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Von Knallbunt bis Erdig-
braun: Die Sechziger- und
Siebzigerjahre

Text Adrian Battig*

Die Sechziger- und Siebzigerjahre des 20. Jahrhunderts zeigen in Bezug auf das
Thema Farbe eine Bewegung von Knallbunt bis Erdigbraun. Nachdem sich die
kreativen Kopfe der aufkommenden Pop-Kultur mit immer noch schrilleren
Farbgebungen zu ubertreffen versucht hatten, besannen sich die Gestalter der
kulturell erniichterten Siebzigerjahre auf naturorientierte Tone.

Eigentlich sind die beiden Jahrzehnte
schwierig in einem Artikel zu behan-
deln, weil sie eine unsichtbare Bruch-
stelle trennt — der Bruch zwischen den
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visionaren Jahren des Aufbruchs um
1965 und einer Zeit des Pragmatismus
ab den frihen Siebzigerjahren. Anderer-
seits ist aber genau dieser Ubergang,
der sich in der Kulturgeschichte der Far-
be deutlich verfolgen lasst, spannend.

Die Lobby des SAS-Hotels in Kopenhagen von Arne Jacobsen atmet den Chic der friithen Sechzigerjahre. Der dénische Designer entwarf

nicht nur die Architektur, sondern auch die dazu passenden, leuchtorangen und schwarzen Sessel, denen er die Bezeichnung «Schwan» gab.

(Bild: Adrian Battig)

2 APPLICA 3/2010



Kommt dazu, dass vieles, was diese
beiden Jahrzehnte an Farblosungen her-
vorgebracht haben, heute munter zitiert
wird. Man denke nur an die frohlich far-
bigen Verschalungen von Geraten der
Unterhaltungselektronik oder an die
orange Corporate Identity einer be-
kannten Telekommunikationsfirma.

Die Buntheit der Sechzigerjahre hing
einerseits mit der neuen, fast totalen
Verflgbarkeit von Farbstoffen zusam-
men und andererseits mit der Aufbruch-
stimmung, die bei einer jungen Gestal-
tergeneration herrschte, die den Zwei-
ten Weltkrieg nicht mehr bewusst
miterlebt hatte und begeistert die
neuen Moglichkeiten von Technik und
Massenmedien nutzte. Dass diese
Begeisterung nicht von Dauer sein
konnte, wurde durch Ereignisse wie den
Terroranschlag auf die Olympischen
Sommerspiele in Minchen 1972 oder
die Olkrise von 1973 schmerzlich be-
wusst. Augenfallig anderten sich nach
diesen Jahren auch die Farben von Bil-
dern, Mdbeln oder Gebauden.

Pop und Minimal Art

Punkto Farbe bot die Popularkultur den
Kunstschaffenden einiges an Inspira-
tion. Grosse, halbabstrakte Farbflachen
paarten sich zum Beispiel auf Wasch-
mittel-Verpackungen mit einfach ge-
bauten, kontrastierenden Buchstaben.
Was Kunstler wie Andy Warhol oder Tom
Wesselmann daraus machten, war eine
Dramatisierung, indem sie die Formen
weiter vereinfachten und die Kontraste
steigerten. Gerne benutzten sie fur sol-
che Weiterbearbeitungen die Siebdruck-
technik, weil sich mit dieser schnell
und in Varianten so etwas wie eine pa-
rallele Massenkultur in Form von Kunst,
produzieren liess. Dass Farbe in so ent-

In Robert Mangolds grafischem Werk der
Siebzigerjahre l&sst sich die Abkehr der
Kunst von den grellen Farben der Sechziger-
jahre ablesen. Geerdete, mit Braun und Grau
untermischte Tone sind typisch fir die
geanderte kulturelle Stimmung. (Quelle:

Schréder, Albrecht. Pop Art & Minimalismus.

The Serial Attitude. Wien 2004)
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Kulturgeschichte der Farbe

Die zehnteilige Serie zur Kulturgeschichte
der Farbe, zu der dieser Artikel gehort, ist
eine Zusammenarbeit zwischen applica
und dem Haus der Farbe — Schule fir
Handwerk und Gestaltung in Zirich. Dort
findet am 19. Marz um 18.30 Uhr ein
Infoabend zum zweijahrigen Vorberei-
tungslehrgang fir die Berufspriifung
«Gestaltung im Handwerk» statt. Weitere
Informationen erhalten Sie beim Haus der
Farbe, Langwiesstrasse 34, 8050 Zirich,
Tel. 044 493 40 93, www.hausderfarbe.ch,
info@hausderfarbe.ch.
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Verner Panton setzte in seinen Aufsehen erregenden Entwiirfen Farbe, passend zum Zeit-

geist, psychedelisch ein — wie etwa im Raummodell «Visiona 2», das er 1970 fir die Bayer

AG entwickelte. (Quelle: Blrdek, Bernhard E. Design — Geschichte, Theorie und Praxis der

Produktgestaltung. Du-Mont Buchverlag KéIn)
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standenen Bildern absolut flach wirkte,
kam ihnen gerade recht, protestierten
sie doch gegen die teilweise Uber-
zogenen Interpretationen, mit denen
noch wenige Jahre zuvor Bilder des Ab-
strakten Expressionismus besprochen
worden waren.

In eine gegensatzliche Richtung ent-
wickelten sich die Kunstler der Minimal
Art. Sie formierten sich ebenfalls in
den Sechzigerjahren, beeinflussten aber
vor allem die Kultur der Siebzigerjahre,
in die ihre betont reduzierten, konzep-
tuellen Arbeiten gut passten. Wie die

Kunstler der Pop Art vermieden auch
die Minimalisten jede handschriftliche
Spur in ihren Werken, aber anders als
diese arbeiteten sie an einer total un-
gegenstandlichen Farben- und Formen-
welt, die in ihren einzelnen Werken im-
mer nur auf sich selber verwies. Die
Palette dieser Werke ist meist erdig
oder grau untermischt und reicht bis zu
ganz schwarzen, monochromen Bildern
und Objekten. Auch zeitgendssische
Technik floss in solche Arbeiten ein. So
arbeitete Dan Flawin etwa mit Leucht-
stoffrohren, die er in den vorhandenen
neun Farben und zwei Formen (Linie
und Kreis) zu immer neuen Komposi-
tionen verband. Resultat waren nuch-
terne Arrangements in halbdunklen
Raumen, die aber gerade wegen ihrer
scheinbaren Inhaltslosigkeit starke Be-
zuge zur kulturellen Stimmung der 70er-
Jahre herstellten.

Trendmaterial Plastik

Auf dem Gebiet des Produktedesigns
vollzog sich, zeitlich etwas verschoben,
eine ahnliche Entwicklung wie in der
Kunst. Mitte der 60er-Jahre fand in
Grossstadten wie London und New York
eine Art Pop-Explosion statt, die dazu
fihrte, dass die in den 20er-Jahren ent-
wickelten und nach dem Zweiten Welt-
krieg aufgegriffenen funktionalen Re-
geln der Gestaltung hinweggefegt wur-
den. Die knallbunte Losung hiess nun
«anything goes». Gefordert wurde sie
durch das neue Trendmaterial Plastik,
das in Form von Werkstoffen wie Poly-
ester richtiggehend dazu einlud, von na-
turahnlichen Farbténen wegzukommen
und die Kunstlichkeit des Gebrauchs-
gegenstandes zu betonen. Farben, die
in diesen Jahren intensiv zum Einsatz
kamen, waren etwa Eigelb, Signalrot



oder Blauviolett. Fur die Formen bil-
deten die organischen Entwurfe, wie
sie von Designern wie Charles Eames
und Eero Saarinen bereits in den Vierzi-
gerjahren entwickelt worden waren, den
Ausgangspunkt. Anders als in den
Kriegsjahren wurden die billig gewor-
denen Kunststoffe nun aber nicht mehr
punktuell, sondern massenhaft einge-
setzt und verschalten von Spielwaren
Uber Haushaltgerate bis zu grossen
Kastenmobeln so ziemlich alles. Den
Hohepunkt erreichte dieses «Organic
Design» sicher mit den Wohnvisionen
von Verner Panton oder Joe Colombo.
Ilhre psychedelische Farbensprache bil-
dete den Anfang vom Ende der Pop-Ara
im Mobeldesign. Mit der kulturellen
Verdusterung in den frihen Siebziger-
jahren, in denen zum ersten Mal auch
Okologische Probleme diskutierte wur-
den, schlug das Pendel wieder in Rich-
tung vernunftige, aus wenigen Farben
und Formen zusammengesetzte Mobel.
Ungefarbte Textilien und naturbelas-
senes Holz wurden wieder zu beliebten
Gestaltungsmaterialien.

Nach aussen gekehrtes Innenleben

Die Architektur der Sechzigerjahre
zeigte vorerst vor allem in den Innen-
raumen jenes bunte Gesicht, das die
Mobel charakterisiert. Da beim Bauen
aber viel langere Planungsprozesse mit

Renzo Piano und Richard Rogers erfanden
mit dem in den 1960-Jahren geplanten und
1971 bis 1977 realisierten Centre Pompidou
ein Gebaude, das in Form von bunten Rohren
und Réhren sein Inneres nach aussen kehrt
und Technik zu einer spielerischen,
begehbaren Installation umfunktioniert.

mehr beteiligten Akteuren vonndten
sind als beim Design, verharrten die
Architekten noch eine Weile in der kon-
trollierten Farbigkeit der Flinfzigerjahre.
Dennoch entstanden einzelne Bauten,
die sich zumindest bezlglich Fassaden-
materialien oder auch bei der Gestal-
tung der Volumen von der Experimen-
tierfreude der Designer anstecken lies-
sen. Ein Beispiel daflr ist etwa das
1963 eroffnete Gebaude der Berliner
Philharmonie von Hans Scharoun. Sein
Bau fallt schon von weitem durch gold-
gelb eloxierte Aluminiumplatten und
eine zeltartige Raumkomposition auf,
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Die Pop Art steht fiir einen sehr grafischen

)

Umgang mit Farbe und Form. Kiinstler wie
etwa Tom Wesselmann nutzten das Medium
Siebdruck, um Priméarfarben zu dominie-
renden Tragern von Bildern werden zu lassen,
die den herrschenden optimistischen Zeit-
geist gleichzeitig feierten und ins Drastische
steigerten. (Quelle: Schroder, Albrecht.

Pop Art & Minimalismus)
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Hans Scharoun durchbrach beim Geb&ude der Philharmonie in Berlin die formale Strenge

des klassisch-modernen Bauens, indem er dessen Fassade mit goldgelb leuchtendem,

eloxiertem Alu-Blech Uberzog und die kiihne Formensprache eines Zeltes wahlte.

(Bild: Hanne Orla)
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die sichtbar macht, dass hier ein Ge-
baude ganz nach den akustischen Be-
dirfnissen seiner Benutzer realisiert
worden ist. Tatsachlich sorgt das mit
viel Holz ausgestattete und verschach-
telte Innere fur einen Konzertklang, der
bald legendar wurde.

Ebenfalls von innen nach aussen
geplant, aber radikaler formuliert wur-
de das Centre Pompidou in Paris.
Richard Rogers und Renzo Piano ent-
warfen das Kulturzentrum noch in den
60er-Jahren und realisierten es zwi-
schen 1971 und 1977. Mit seiner Bau-
stellenasthetik Ubertrug das Centre
Pompidou die Lust der Pop-Protago-
nisten an der Provokation in die Archi-
tektur. Das Konzept der nach aussen
gekehrten, unverkleideten Rohre erin-
nerte die ersten Besucher stark an die
Raketen-Startrampen der erfolgreichen
Apollo-Missionen und die bunte Farbig-
keit des Gebaudes nahm der Technik
zugleich etwas von ihrer Kalte und Emo-
tionslosigkeit. Dabei waren die einge-
setzten Farben nicht einfach Willkir,
vielmehr sollten sie das Gebaude les-
bar machen: Rot bezeichnet die Auf-
zugsanlagen, blau die Entliftungsroh-
ren, gelb die elektrischen Anlagen und
grin die Wasserrohre. An der Spielfreu-
de des Centre Pompidou versuchten in
den 80er-Jahren zahllose Architekten
anzuknUpfen, deren Bauten mit dem
Etikett «postmodern» versehen wurden.

Farbe als Experimentierstoff

der Filmer

Interessant im Zusammenhang mit dem
Thema Farbe ist auch der Film der 60er-
und 70-Jahre. Nach den noch pionier-
haften frihen Farbfilmen der Funziger-
jahre, bei denen es vor allem darum
ging, Farbe natdirlich wirken zu lassen,
wurde Farbe in den Sechzigerjahren zu
einem eigentlichen neuen Ausdrucks-
mittel. Unter diesem Aspekt wirkt bis
heute etwa Stanley Kubricks «Space
Odyssee 2001» nach. Nebst zahllosen
Plastikraummodellen setzte Kubrick
darin die sogenannte Slitscan-Technik
ein, bei der die Kamera bei offenem
Verschluss auf einen in schwarzes Pa-
pier geschnittenen Spalt zufahrt, hinter
dem sich eine Lichtquelle und farbige
Scheiben befinden. Dank langer Belich-
tungszeit ergeben sich farbige Streifen,
ahnlich der Wirkung, die bei Langzeit-
belichtung vorbeifahrende Autos mit ih-
ren Scheinwerfern erzeugen.

Nicht weniger eigenwillig, aber ganz
anders setzte Francis Ford Coppola Far-
be in seinem Film «Rumble Fish» ein. Er
drehte seinen in den Siebziger- und
Achtzigerjahren spielenden Streifen
grundsatzlich in Schwarzweiss, weil er
die Handlung aus der Perspektive eines
Jugendlichen erzahlen wollte, der far-
benblind ist. Am Schluss brachte er
aber dennoch Farbe ins Spiel: Um jene
siamesischen Kampffische eindrlcklich
ins Szene zu setzen, die das Haupt-
motiv des Films ausmachen.



