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1	 Einleitung

Sarkastisch, streitlustig, einmalig, ehrlich, brillant – mit diesen Wor-
ten beschrieben Freunde, Familie und Weggefährten Lee Krasner. 
Sie ist zweifelsohne eine der wichtigsten Malerinnen der US-ameri-
kanischen Nachkriegsmoderne. Über einen Zeitraum von mehr als 
50 Jahren entwickelte Krasner ein einmaliges Œuvre, das sie stets 
selbst hinterfragte und neu interpretierte. 
Bereits als Vierzehnjährige verfolgte Krasner ihr erklärtes Ziel, 
Künstlerin zu werden, indem sie sich an der Washington Irving High  
School bewarb – der einzigen höheren Schule in New York, die einen  
Kunstkurs für Mädchen anbot. In Krasners Kindheit gab es kein 
künstlerisches Erweckungserlebnis, keine Begegnung, die ihren 
Berufswunsch beflügelt hätte – nur einen unbeirrbaren Willen.  
Dieser half ihr während ihrer Ausbildung an der Women’s Art School 
der Cooper Union und der National Academy of Design und brachte 
sie bald ins Zentrum einer neuen künstlerischen Bewegung in 
den USA: des abstrakten Expressionismus. Diese – auch New York 
School genannte – Kunstrichtung entwickelte sich im Laufe der 
1940er-Jahre vornehmlich in New York und vereinte so unterschied-
liche Künstler wie Willem de Kooning, Mark Rothko, Barnett  
Newman und Krasners Ehemann Jackson Pollock. Sehr verschieden 
in ihrem individuellen Stil, suchten Künstler dieser Generation  
nach einer neuen bildnerischen Sprache: Sie sollte einer Welt nach  
der Katastrophe des Zweiten Weltkrieges und nach der politischen  
Vereinnahmung der Kunst für die Bildpropaganda totalitärer Regime  
gerecht werden. Viele abstrakte Expressionisten setzten sich 
anfangs mit der Kunst der europäischen Avantgarde auseinander, 
wie derjenigen von Pablo Picasso, Henri Matisse oder Paul Klee. 
Diese Eindrücke transformierten sie in einen neuen zeitgemässen 
Stil. 



Anders als viele ihrer Zeitgenossen entwickelte Krasner nie einen 
«signature style» – eine eindeutig wiedererkennbare künstlerische  
Handschrift. Diese Vorstellung empfand sie als «erstarrt» und «be- 
unruhigend». Sie arbeitete stets in Zyklen, griff immer wieder auf 
ihr eigenes Werk und bestehende Themen zurück und entwickelte 
daraus neue künstlerische Ausdrucksformen. Diese Ausstellung 
zeigt ihre künstlerische Wandlungsfähigkeit und ihren Facetten-
reichtum anhand von Gemälden und Zeichnungen der 1920er- bis 
1970er-Jahre und ist nach mehr als 50 Jahren ihre erste Retrospek-
tive in Europa.

Die Ausstellung wird kuratiert und organisiert vom Barbican  
Centre London in Kooperation mit der Schirn Kunsthalle Frankfurt, 
dem Zentrum Paul Klee, Bern und dem Guggenheim Museum  
Bilbao.



2	 Life Drawing

Infolge des Börsencrashs vom 24. Oktober 1929 und der darauffol-
genden Weltwirtschaftskrise musste Lee Krasner die National  
Academy of Design verlassen. Stattdessen schrieb sie sich für einen 
kostenlosen Kurs am City College ein und nahm einen Kurs in «Life 
Drawing» (Aktzeichnen) bei Job Goodman am Greenwich House. 
Goodman vertrat eine klassische Lehrmethode und Ästhetik, ange-
lehnt an die Kunst der Renaissance. 

1937 erhielt Krasner ein Stipendium für den Besuch der Hans  
Hofmann School of Fine Arts. Der aus Deutschland stammende  
Hofmann hatte einige Jahre in Paris gelebt, wo er Georges Braque, 
Pablo Picasso, Fernand Léger sowie Robert und Sonia Delaunay 
kennenlernte. Hofmanns Kunst und sein Unterricht waren vom fran-
zösischen Kubismus geprägt. Er entwickelte eine eigene Methode, 
um Bewegung und Tiefe im abstrakten Bild umzusetzen. Die so- 
genannte «Push and Pull»-Methode besteht aus sich zusammen- 
ziehenden und sich ausdehnenden Kräften, die Flächen im Bild 
bewegen, und dadurch eine Spannung und Bildtiefe erzeugen. Seine 
Annäherung an den Akt unterschied sich radikal von Krasners  
bisheriger Ausbildung: Anstatt die Aufmerksamkeit auf einzelne 
Partien des Körpers zu richten, arrangierte er Objekte um das 
Modell und beleuchtete alles dramatisch, um das Verhältnis von 
Figur und Raum zu betonen. In der Gegenüberstellung von  
Zeichnungen aus Goodmans und Hofmanns Unterricht lässt sich 
Krasners Weg in die Abstraktion, der im Gegensatz zu ihren Zeit- 
genossen bereits vor dem Ausbruch des Zweiten Weltkrieges 
begann, deutlich nachvollziehen.



3	 Becoming Lee

1926 begann Lee Krasner ihre Ausbildung an der Women’s Art 
School der Cooper Union und setzte sie später an der National  
Academy of Design fort. Sie handelte sich den Ruf einer «schwieri-
gen» Schülerin ein. In ihrer Akte an der National Academy heisst es: 
«Diese Studentin ist stets eine Plage, besteht auf ihrem eigenen  
Willen anstatt Schulregeln zu befolgen.» Es waren aber nicht nur die 
strengen Schulregeln, gegen die Krasner rebellierte, sondern auch 
die traditionellen Lehrmethoden. Die meisten ihrer Lehrer favori-
sierten einen akademisch-realistischen Stil. Die avantgardistische 
Kunst Europas war in keiner Weise Teil des Lehrplans und auch nur 
selten in US-amerikanischen Kulturinstitutionen zu sehen. Dies 
änderte sich schlagartig mit der Eröffnung des Museum of Modern 
Art 1929. Bereits in seiner ersten Ausstellung zeigte das MoMA 
Werke von Paul Cézanne, Paul Gauguin, Georges Seurat und Vincent 
van Gogh und widmete 1930 Paul Klee eine erste Einzelausstellung. 

Die Jahre an der Cooper Union und der National Academy of Design 
waren für Krasner auch eine Zeit der Suche nach sich selbst.  
Die hier ausgestellten frühen Selbstporträts geben Auskunft über 
ihre Auseinandersetzung mit der eigenen Identität als Frau und als 
Künstlerin. Um 1922 begann Krasner zudem, ihren Geburts- 
namen Lena abzulegen und sich Lenore zu nennen. Gegen Ende der 
1920er-Jahre wurde daraus das weitaus männlicher klingende Lee.



4	 Little Images

Nach ihrer Hochzeit 1945 liessen sich Lee Krasner und Jackson  
Pollock dauerhaft in Springs auf Long Island nieder, wo sie ein 
Farmhaus aus dem 19. Jahrhundert gekauft hatten. In dieser neuen 
Umgebung entwickelte Krasner eine neue Bildsprache. Die «Little 
Images» (Kleine Bilder), wie sie die Werkgruppe später nannte,  
markieren in Krasners Werk die Überwindung des Kubismus und 
der europäischen Tradition und den Beginn einer neuen künstle- 
rischen Ausdrucksweise. Die «Little Images» entstanden auf Long 
Island, im Obergeschoss des Farmhauses, wo sich Krasner ein  
provisorisches Atelier eingerichtet hatte. Dort legte sie die Lein-
wand flach auf einen Tisch oder den Boden und arbeitete in gleich-
mässigem Rhythmus direkt auf dem Bildträger. Oft trug sie mehrere 
Schichten Farbe mit dem Spachtelmesser auf und bearbeitete sie 
mit einem harten Pinsel. Oder sie überzog die Leinwand mit einem 
spitzenartigen Muster aus Ölfarbe, die sie in einer Dose mit Ter- 
pentin verdünnt hatte. 

Die «Little Images» entstanden zwischen 1946 und 1950 und las-
sen sich in zwei Phasen einteilen: Die frühen Kompositionen sind 
freier und wie bei Pollock in einer All-over-Technik gestaltet – einer 
flächendeckenden, oft über den Rand des Bildes hinausgehenden 
Malerei. Krasner arbeitete jedoch gleichmässiger und kontrollierter. 
Zudem verwendete sie Ölfarbe, während Pollock auch auf Emaille- 
und Industrielacke zurückgriff. Die späteren «Little Images» folgen 
im Aufbau oft einem strengen Raster. Krasner bezeichnete sie selbst 
als «hieroglyphisch» und malte diese Gruppe von rechts nach links. 
Diese Arbeitsweise geht vermutlich auf das Hebräische zurück, das 
Krasner als Kind streng gläubiger, jüdischer Eltern schreiben lernte, 
aber nach eigenen Angaben nie vollständig verstand. 



5	 Collage Paintings

1951 fand Lee Krasners erste Einzelausstellung in der Betty Parsons  
Gallery in New York statt. Ihre Werke wurden zwar von der Kritik  
weitgehend positiv aufgenommen, fanden aber keine Käufer, was  
bei ihr tiefe Selbstzweifel auslöste. In der Hoffnung, in eine neue  
Schaffensphase zu finden, begann Krasner eine Serie von Schwarz- 
Weiss-Zeichnungen. Sie befestigte die Blätter an den Atelier- 
wänden vom Boden bis zur Decke. Als sie einige Tage später den 
Raum betrat, empfand sie nur Abscheu für die Zeichnungen, riss sie 
von den Wänden, zerfetzte sie und liess die Stücke auf dem Fuss- 
boden verstreut liegen. Als Krasner Wochen später wieder ihr  
Atelier betrat, war sie überrascht: «Da war vieles, was mein  
Interesse weckte. Ich begann, zerrissene Teile meiner Zeichnungen 
aufzusammeln, und klebte sie neu zusammen.» Als Bildträger für 
die daraus hervorgegangenen Collagen dienten die nicht verkauften 
Gemälde aus der Ausstellung bei Betty Parsons, auf denen Krasner  
Überbleibsel der eigenen Werke und Stücke von Sacktuch, Zeitun- 
gen und schwerem schwarzem Fotopapier aufeinanderschichtete,  
dazwischen auch Teile von Pollocks verworfenen Zeichnungen. 
Krasner arbeitete von 1953 bis 1956 an ihren «Collage Paintings» 
(Collage-Gemälde), deren Charakter sich im Laufe der Jahre ver-
änderte. Während die frühen Collagen sehr kleinteilig sind und von 
Brauntönen dominiert werden, setzen sich die späteren Arbeiten aus 
grossflächigeren, bunten Formen zusammen. Krasner zeigte ihre 
«Collage Paintings» erstmals 1955 in der New Yorker Stable Gallery. 
Die Arbeiten wurden später von Clement Greenberg als «wichtigen 
Beitrag zur Amerikanischen Kunst der Zeit» eingestuft.



6	 Prophecy

Im Sommer 1956 malte Lee Krasner ein Werk, das sich deutlich 
von allen bisherigen unterschied. Fleischige Formen mit harten, 
schwarzen Umrisslinien beherrschen die Leinwand und erwecken 
den Eindruck von verschlungenen Körpern. Prophecy (Prophezeiung) 
entstand in einer Zeit, in der Pollocks zunehmender Alkoholis- 
mus die Beziehung stark belastete. Krasner erinnerte sich, dass ihr 
neues Werk sie enorm «verstörte». Es blieb auf ihrer Staffelei  
stehen, als sie im Juli nach Frankreich fuhr, um Abstand zu gewin-
nen. Ihr Aufenthalt wurde jäh unterbrochen, als sie am 12. August 
die Nachricht von Pollocks Tod erhielt. Am Abend zuvor war er mit 
dem Auto tödlich verunglückt. Seine damalige Geliebte Ruth  
Kligman überlebte, während ihre Freundin Edith Metzger ebenfalls 
starb. Mit nur 47 Jahren war Krasner verwitwet. Noch am selben 
Abend flog sie nach New York zurück. Wenige Wochen nach Pollocks 
Beerdigung nahm sie das Malen wieder auf. In der mit Prophecy 
begonnenen Werkserie kehrte Krasner zu einer an den Kubismus 
und Pablo Picassos Les Demoiselles d’Avignon (1907) angelehnten 
Figürlichkeit zurück. Die dicht gedrängten Gliedmassen und körper-
losen Augen, welche die Leinwand bevölkern, erscheinen bedroh-
lich und erotisch zugleich und spielen auf immerwährende Themen 
wie Tod, Geburt und Wiedergeburt an. Auf die Frage, wie sie in einer 
Zeit derart tiefer Trauer habe malen können, antwortete Krasner: 
«Die Malerei lässt sich nicht vom Leben trennen. Es ist eins. Es ist, 
als würde man fragen: Will ich leben? Meine Antwort ist: Ja – und 
ich male.»



7	 Night Journeys

1957 beschloss Lee Krasner, das ehemalige Atelier von Pollock in 
der Scheune zu beziehen. Das Atelier war der grösste Arbeitsraum  
mit dem besten natürlichen Licht auf dem Grundstück. Der neu 
gewonnene Platz bot ihr die Möglichkeit, mit ungewohnt grossen 
Formaten zu arbeiten, die sie in ganzen Bahnen ungespannter  
Leinwand direkt an der Wand befestigte. 

Um 1959 begann Krasner eine neue, grossformatige Werkserie. 
Zu dieser Zeit starb ihre Mutter – ein Verlust, den sie so kurz nach 
Pollocks Tod nur schwer verwinden konnte. Krasner litt damals 
unter chronischer Schlaflosigkeit und arbeitete nachts. Dies führte 
zu einer Reduzierung ihrer Palette auf Weiss und Umbra, denn 
sie lehnte es ab, bei Kunstlicht mit Farbe zu arbeiten. Diese Serie 
bezeichnete der Dichter Richard Howard, ein Freund von Krasner, 
als «Night Journeys» (Nächtliche Reisen). Obwohl die Gemälde  
in einer für Krasner sehr schwierigen Zeit entstanden, sind die 
«Night Journeys» keine rückwärtsgewandten Trauerbilder, sondern 
gehören zu ihren expressivsten Werken. In grossen, rhythmischen 
Bewegungen bearbeitete sie die Leinwand, was nicht nur mental, 
sondern auch körperlich anstrengend war. Einige der «Night  
Journeys» sind mehr als 2,5 Meter hoch. Krasner musste mit einer 
Grösse von 1,60 Meter unter Einsatz des ganzen Körpers malen  
und sprang manchmal mit einem langstieligen Pinsel in der Hand 
hoch, um noch die äussersten Winkel zu erreichen – «Jede Hand- 
bewegung ist ein Hieb».



8	 Primary Series

In den frühen 1960er-Jahren führte Lee Krasner die gestischen 
Kompositionen der «Night Journeys» fort, wandte jedoch erneut 
kräftige Farben an. Nachdem sie sich bei einem Sturz in East  
Hampton den rechten Arm gebrochen hatte, brachte Krasner sich 
das linkshändige Malen bei, drückte die Farbe direkt aus der Tube 
auf die Leinwand und führte ihre linke Hand mit den Fingerspitzen 
der rechten. In den folgenden Jahren wurde ihr Gestus wieder freier 
und kalligrafischer. Es entstand eine zentrale Werkgruppe, die  
Krasner als «Primary Series» bezeichnete. Die Farben wirken fast 
überschwänglich und sind mit denen von Henri Matisse vergleich-
bar. Ihr Selbstvertrauen bezog Krasner vielleicht auch aus der  
Überblicksschau, die Bryan Robertson 1965 in der Whitechapel  
Gallery in London organisierte. Ihre erste museale Ausstellung fand 
sehr positive Resonanz. Auch für die übergrossen Formate fertigte 
Krasner nie Entwurfsskizzen oder Vorstudien an. Das Werk musste 
vielmehr von innen heraus entstehen: «Da ist eine Leere, und dann 
geschieht da was, und man hofft, es kommt durch.»

1968 stiess Krasner auf einen Vorrat an Büttenpapieren, die sich 
im Laufe der Jahre bei ihr angesammelt hatten, handgeschöpft 
von dem Künstler Douglass Morse Howell auf Long Island. Es ent-
standen vier Werkserien: «Seed» (Samen), «Earth» (Erde), «Water» 
(Wasser) und «Hieroglyphs» (Hieroglyphen), in deren Titel ihr  
Interesse an Prozessen in der Natur und an Kalligrafie zum Aus-
druck kommt. Sie experimentierte mit der Reduktion auf ein  
oder zwei ungemischte Gouache-Farben und deren Reaktion auf 
dem strukturierten, handgeschöpften Papier.



9	 Palingenesis 

1973 zeigte Lee Krasner zwölf neue Gemälde in der New Yorker 
Marlborough Gallery. Anders als in den gestischen, biomorphen 
Kompositionen der «Primary Series» setzte Krasner in den folgen-
den Arbeiten scharfkantige, abstrakte Formen mit stark kontras- 
tierenden Farben ein. Bereits in ihren Fotocollagen für das War  
Services Project und auch in ihren Collagen der 1950er-Jahre hatte 
sie ähnliche Formen verwendet. In der späten Werkserie kommen 
abermals Krasners unablässiges Experimentieren im Atelier und ihr 
Widerwille gegen die Ausbildung eines erkennbaren Stils zum  
Ausdruck. Passend dazu betitelte sie eines der Hauptwerke  
Palingenesis (Wiedergeburt). 1972 erklärte sie in einem Interview: 
«Entwicklung, Wachstum und Veränderung gehen weiter. Wandel ist 
Leben.» Weil Krasner Bestehendes ständig hinterfragte, überar- 
beitet und weiterentwickelte, erreichte ihre Kunst eine ausserge-
wöhnliche Lebendigkeit. 

Die Arbeiten der frühen 1970er-Jahre spielten eine herausragende  
Rolle in der Ausstellung Lee Krasner. Large Paintings, die 1973 im 
New Yorker Whitney Museum of American Art stattfand. Es war 
Krasners erste Ausstellung in einem bedeutenden New Yorker 
Museum. 



10		  Eleven Ways 

Während eines Besuchs in Lee Krasners Atelier in Springs 1972 
stiess Kurator Bryan Robertson auf einige ihrer alten Zeichen- 
mappen und entdeckte eine wahre Fundgrube von Studien in Kohle, 
entstanden während ihrer Zeit an Hans Hofmanns Schule. Einige 
Zeichnungen wählte sie zum Rahmen aus und brachte die übrigen in 
ihre Wohnung in Manhattan, um sie später zu vernichten. Als sie  
die Blätter jedoch 1975 wiederfand, begann sie, das Material für 
eine neue Serie von Collagen zu nutzen. Statt die Zeichnungen wie 
1953 zu zerreissen, griff Krasner nun zur Schere. Es entstand eine 
Reihe einzigartiger Collagen mit scharfkantigen Formen, welche die 
dynamischen Linien der originalen Aktzeichnungen widerspiegeln. 
Krasner liess einige Bereiche der Leinwand leer – vergleichbar dem 
leeren Raum um das Aktmodell. 

Die Collagen wurden 1977 in der New Yorker Pace Gallery unter dem 
gemeinsamen Titel Eleven Ways to Use the Words to See (Elf Arten, 
mit Worten zu sehen; oder: Elf Arten, das Wort Sehen, zu benutzen) 
gezeigt; einzeln benannt sind sie jeweils nach Zeitformen: Imperative 
(«See!»), Imperfect Indicative («Were you seeing?») und Future Indica-
tive («I will see.»). Wie in ihren frühen Collagen setzte Krasner sich 
auch in Eleven Ways kritisch mit dem eigenen Werk und auch ihrem 
künstlerischen Vermächtnis auseinander. Den Rückbezug auf  
frühere Arbeiten beschrieb Krasner auch als Moment der Selbst- 
vergewisserung und der Klärung: «Wenn ich auf mich selbst zurück-
greife, dann sehe ich es gern als eine Art Wachsen.»



11		  Biografie

1908	 Lee Krasner kommt am 27. Oktober in Brooklyn, New 
York, zur Welt. Ihre Familie war aus der Nähe von Odessa, 
Russland (heute Ukraine), vor den brutalen Judenver- 
folgungen und dem Russisch-Japanischen Krieg nach 
Amerika geflohen. 

1920	 Das Frauenwahlrecht tritt in den USA in Kraft.

1922	 Auf eigenen Wunsch bewirbt sich Krasner an der  
Washington Irving High School in Manhattan, der einzigen 
öffentlichen Schule im Grossraum New York, die einen 
Kunstkurs für Mädchen anbietet. 

1926	 Krasner beginnt im Februar ihr Studium an der Women’s 
Art School der Cooper Union in Manhattan.

1928	 Nach dem Frühjahrssemester verlässt Krasner die 
Cooper Union und verdient Geld als Aktmodell. Im Juli 
schreibt sie sich bei der Art Students League ein. In  
diesem Sommer teilt sie sich mit Freunden ihr erstes  
Atelier.

	 Im Garten ihres Elternhauses auf Long Island nagelt 
Krasner einen Spiegel an einen Baum und malt ein 
Selbstporträt in Öl, mit dem sie sich erfolgreich für einen 
Kurs im Aktzeichnen an der National Academy of Design 
in New York bewirbt. Erstmals studiert sie Kunst in einer 
gemischtgeschlechtlichen Klasse.



1930	 Im Januar eröffnet im Museum of Modern Art (MoMA) die 
Ausstellung Painting in Paris. Krasner besucht die  
Schau – das Zusammentreffen mit «leibhaftigen Matisses  
und Picassos» beeindruckt sie nachhaltig. Im selben  
Jahr wird Paul Klee eine Einzelausstellung im MoMA 
gewidmet.

1932	 Im April muss Krasner aus finanziellen Gründen die  
National Academy of Design verlassen. Sie schreibt sich 
für die kostenlosen Kurse am City College of New York 
ein.

	 Nebenbei arbeitet sie in Greenwich Village als Kellnerin  
im Nachtclub Sam Johnson’s, einem Treffpunkt für 
Kunstschaffende. Dort lernt sie u. a. den Schriftsteller 
Harold Rosenberg kennen.

1933	 Zur Bekämpfung der Weltwirtschaftskrise wird im 
Dezember das Public Works of Art Project (PWAP) 
gegründet. Im Rahmen dieses Förderprogramms für 
Kunst im öffentlichen Raum werden mehr als 3’700  
Künstlerinnen und Künstler mit der Ausgestaltung von 
Gebäuden beauftragt. Auch Krasner wird vom PWAP 
beschäftigt, das zu einem wichtigen Netzwerk der Künst-
ler der sogenannten New York School wird.

1937	 Krasner schreibt sich an der privaten Hans Hofmann 
School of Fine Arts in New York ein, die der aus Deutsch-
land stammende Maler Hans Hofmann 1934 gegründet 
hatte. Sie wendet seine Theorien der kubistischen  
Abstraktion an. Ihre Ergebnisse kommentiert er mit  
folgenden Worten: «Das ist so gut, man würde gar nicht 
denken, dass es von einer Frau gemalt wurde.»



	 In der Ausstellung Pink Slips Over Culture in den ACA  
Galleries, New York, werden Krasners Arbeiten erstmals  
öffentlich gezeigt. Die Schau prangert die unsicheren 
Arbeitsverhältnisse von PWPA-Künstlern an, die auch 
zur wiederholten Entlassung und Wiedereinstellung von 
Krasner führen.

	 Der Künstler und Theoretiker John Graham publiziert 
System and Dialectics of Art. Der Text beeinflusst etliche  
junge Künstlerinnnen und Künstler des abstrakten 
Expressionismus, darunter Krasner. Er bestärkt ihr  
Interesse an Themen wie Stammeskunst, Ursprung 
künstlerischer Kreativität, Methode des automatischen 
Zeichnens sowie der Vorrangstellung des Prozesses vor 
dem Resultat.

1938	 Harold Rosenberg stellt Krasner dem Kunstkritiker  
Clement Greenberg vor. 

1939	 Krasner sieht Picassos Gemälde Guernica (1937) im MoMA 
und ist überwältigt: «Es hat mich direkt aus dem Raum 
hinauskatapultiert. Ich umrundete den Block vier oder 
fünf Mal, ging dann wieder zurück, um es erneut zu 
betrachten.»

	 Am 1. September marschieren die Deutschen in Polen 
ein, der Zweite Weltkrieg beginnt. Europäische Künstler, 
darunter viele Surrealisten aber auch Fernand Léger  
und Piet Mondrian, fliehen in den folgenden Jahren nach 
New York.



1940	 Im April demonstriert Krasner als Mitglied der Künstler-
vereinigung der American Abstract Artists (AAA) vor  
dem Museum of Modern Art gegen den Ausschluss von 
abstrakter Kunst aus dem Ausstellungsprogramm.

1941	 John Graham lädt Krasner zur Teilnahme an der Schau 
American and French Painting in der McMillen Gallery ein. 
Später erinnert sich Krasner, dass der einzige ihr  
unbekannte US-amerikanische Maler in der Ausstellung 
Jackson Pollock war. Sie besucht ihn in seinem Atelier, 
das nur einen Block entfernt von ihrem eigenen liegt. Sie 
ist von seinen Arbeiten beeindruckt: «Ich war überwältigt,  
sprachlos, ganz einfach. Ich sah all diese fabelhaften 
Gemälde. Es fühlte sich an, als würde der Boden unter 
mir nachgeben […].»

	 Krasner lernt auf einer Party Piet Mondrian kennen. Sie 
entdecken ihre gemeinsame Liebe zu Jazz und gehen 
zusammen tanzen.

	 Im Februar nimmt Krasner neben den neuen AAA-Mit-
gliedern Léger und Mondrian an der 5. Jahresausstellung 
der American Abstract Artists teil. Über ihre Gemälde 
in der Ausstellung sagt Mondrian zu ihr: «Du hast einen 
sehr starken inneren Rhythmus. Sieh zu, dass du ihn nie 
verlierst.» 

1942	 Im Mai wird Krasner ausgewählt, für das War Services 
Project Entwurf und Herstellung grossformatiger Anzei-
gen zu beaufsichtigen. Die Auslagen in Schaufenstern in 
ganz New York dienen der Bewerbung von öffentlichen 
Zivilschutzkursen. Zu ihrem Team von Assistenten gehört 
auch Pollock.



	 Peggy Guggenheim eröffnet die Galerie Art of This  
Century. Sie stellt dort europäische Kunst des Surrealis-
mus (inklusiv Paul Klee) aus, aber auch Arbeiten auf- 
strebender amerikanischer Künstler wie Pollock, Willem 
de Kooning, Ad Reinhardt und Robert Motherwell.

1945	 In der Ausstellung A Problem for Critics zeigt Krasner als 
einzige teilnehmende Frau ihre Arbeiten neben Pollock, 
Mark Rothko, Picasso, Hans Arp, Joan Miró und anderen.

	 Krasner und Pollock heiraten am 25. Oktober in New 
York. Im November erwerben sie ein altes Farmhaus in 
Springs auf Long Island. 

1946	 Nach einer langen und schwierigen Phase, in der sie 
nichts als «gray slabs» (graue Platten) hervorbringt, 
gelingt Krasner im Frühling ein Durchbruch mit einer 
neuen Serie von Arbeiten, die sie als «Little Images» 
(Kleine Bilder) bezeichnet. Krasner erinnert sich daran, 
dass der Kunstkritiker Clement Greenberg angesichts 
einer dieser Arbeiten ausrief: «Das ist so heiss, das 
kocht!.»

1950	 Eine Gruppe von Künstlern, die «Irascibles», unterzeich-
net einen offenen Brief an das Metropolitan Museum.  
Sie protestieren damit gegen die jurierte Ausstellung 
American Painting Today – 1950. Die politisch aktive  
Krasner wird nicht gebeten mitzumachen: «Barney  
Newman rief an, und als ich abhob, fragte er nach  
Jackson. Er machte sich nicht mal die Mühe, mich über 
den Protest zu informieren.»



1951	 Im Oktober eröffnet Krasners erste Einzelausstellung 
Paintings 1951. Lee Krasner in der Betty Parsons Gallery. 
Sie zeigt 14 Arbeiten, die sich jedoch nicht verkaufen. 
Viele davon verwertet Krasner deshalb später in  
Collagen.

	 Pollock beschliesst, die Betty Parsons Gallery zu verlas-
sen, da sie nicht genug verkauft. Daraufhin will Parsons 
auch Krasner nicht mehr vertreten. Die enttäuschte  
Krasner erinnert sich: «Ich brauchte fast ein Jahr, um 
mich von diesem Schock zu erholen und wieder arbeiten 
zu können […]. Ich wurde aus der Galerie geworfen, weil 
ich Mrs. Jackson Pollock war.»

1956	 Pollocks Alkoholsucht wird immer schlimmer. Im Juli 
stellt Krasner ihm ein Ultimatum und bricht allein zu der 
gemeinsam geplanten Reise nach Europa auf.

	 Am 12. August erhält Krasner in Paris die Nachricht von 
Pollocks tödlichem Autounfall.

1957	 Ab dem Sommer arbeitet Krasner in Pollocks ehema- 
ligem Atelier in der Scheune in Springs. Im Herbst kehrt 
sie nach Manhattan zurück und entschliesst sich, ihr 
Leben zwischen Land und Stadt aufzuteilen. 

1959	 Krasners Mutter stirbt. Ihr Tod, so bald nach dem von 
Pollock, stürzt Krasner in eine tiefe Depression.

	 Sie beginnt eine Werkgruppe, die als «Umber Series» 
oder «Night Journeys» (Nächtliche Reisen) bekannt  
wird. Die Gemälde entstehen nachts, da Krasner unter 
chronischer Schlaflosigkeit leidet. 



1965	 Lee Krasners erste Retrospektive in Europa eröffnet in 
der Londoner Whitechapel Gallery.

1969	 Krasner fertigt die vier Serien «Earth» (Erde), «Water» 
(Wasser), «Seed» (Samen) und «Hieroglyphs» (Hiero- 
glyphen) als kleine Farbexperimente in Gouache auf 
Papier an. 

	 In der Ausstellung The New American Painting and  
Sculpture. The First Generation im Museum of Modern Art 
ist Krasner als einzige Künstlerin vertreten.

1972	 In den 1970er-Jahren erfasst die feministische Welle 
auch die Kunst. Linda Nochlin verfasst den bahnbrechen-
den Aufsatz «Why Have There Been No Great Women 
Artists?» und zeigt auf, dass Künstlerinnen in Überblicks-
werken der Kunstgeschichte fehlen und auch in Museen 
nur selten ausgestellt werden. Krasner tritt 1972 der 
Gruppe Women in the Arts bei und demonstriert vor dem 
Museum of Modern Art, um gegen dessen mangelnde 
Beachtung von Künstlerinnen zu protestieren.

	 Krasner übergibt Pollocks Nachlass und Archiv dem 
Sammler und Händler Eugene Victor Thaw. Erleichtert 
meint sie dazu: «Nun kann ich mich wieder darauf  
konzentrieren, Lee Krasner, die Malerin, zu sein.»

	 In einem Interview in der Vogue unter dem Titel «Ameri-
can Great. Lee Krasner» widerlegt Krasner das ver- 
breitete Stereotyp von Pollock als dominanter, anmas-
sender Person und spricht über die Bewunderung und 
den Respekt, mit denen beide in ihrer Beziehung einander 



begegnet sind. Sie erklärt: «Ich bin Künstler – kein ‹weib-
licher Künstler›; kein ‹amerikanischer Künstler›.»

1973	 Im November kuratiert Maria Tucker im Whitney Museum 
of American Art die Schau Lee Krasner. Large Paintings.  
Es ist Krasners erste Einzelausstellung in einem bedeu-
tenden New Yorker Museum. 

1976	 Krasner nimmt an der Ausstellung Women Artists. 1550 – 
1950 im Los Angeles County Museum of Art teil. 

1977	 Im Februar eröffnet in der Pace Gallery Eleven Ways to 
Use the Words to See. Für die elf grossformatigen Collagen 
zerschneidet und verarbeitet Krasner Kohlezeichnungen, 
die sie zwischen 1937 und 1940 an der Hofmann School 
gefertigt hatte. 

1978	 In der Übersichtsschau Abstract Expressionism. The  
Formative Years im Herbert F. Johnson Museum der  
Cornell University, Ithaca, New York, wird Lee Krasner  
als abstrakte Expressionistin der ersten Generation 
gewürdigt. 

1984	 Krasner stirbt am 19. Juni im New York Hospital,  
Manhattan. 

	 Am 19. Dezember eröffnet das Museum of Modern Art 
Lee Krasner. A Retrospective. Krasner ist eine der wenigen 
Künstlerinnen, der in dieser Institution eine Einzelaus-
stellung gewidmet wird.



Lee Krasner, Springs, 1972, Fotograf: Irvin Penn, © The Irving Penn Foundation
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