Mehr Mond!

geschrieben von Bernd Berke | 3. April 2009

Es ist eine jener Themen-Ausstellungen, bei denen man sich
fragt: Warum ist bloB noch niemand vorher auf diese Idee
gekommen? Das Kolner Wallraf Richartz-Museum lasst jetzt viele
Monde aufgehen, leuchten und schimmern. Kann man da etwa
mondsiichtig werden?

Eigentlich sonnenklar: Das erdnahe Gestirn ist ungeheuer oft
gemalt (und spater mit wissenschaftlichen und kinstlerischen
Absichten fotografiert) worden, oft auch indirekt: halb
verborgen hinter dramatisch gebauschten Wolken oder zittrig
gespiegelt auf Wasserflachen.

Die Kunstgeschichte hatte diverse ,Mondphasen”, man denkt
dabei wohl zuerst an die fahlen Nachtszenen der Romantik, die
nicht selten in Bereiche ragen, die man als gefuhligen Kitsch
wahrnimmt. Schon die malenden Zeitgenossen ergingen sich
damals zuweilen in ironischer Distanzierung. Johann Peter
Hasenclevers ,Die Sentimentale” (1846), die sehnslichtig zum
Mond aufblickt, gerat zum Spottbild auf Ubertriebene
Schwarmerei.

Doch der Reigen dieser Schau setzt schon sehr viel fruher ein,
namlich bei Stefan Lochner und Albrecht Direr. Man lernt nicht
nur das Phanomen der strahlenbekranzten ,Mondsichel-Madonnen“
kennen, sondern erfahrt auch am bildlichen Beispiel, dass
Maria im frommen Mittelalter selbst als eine Art ,Mond”“
imaginiert wurde, der das gottliche Sonnenlicht gleichsam
ideal reflektierte.

Rubens portratierte sich um 1605 im Verein mit dem
mondkundigen Galileo Galilei — hdchst selbstbewusster Anspruch
auf beiderseits zukunftsweisende Genialitat. Die KoOlner bieten
in unublich dichter Hangung einige groBe Namen auf, auch fur
die spateren Zeiten: Bilder etwa von Joseph Wright of Derby,
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Caspar David Friedrich, Edouard Manet (,Mondschein uber dem
Hafen von Boulogne”), Felix Vallotton, Max Beckmann, Max
Ernst, Edvard Munch. Jeder schuf da quasi seinen ganz eigenen,
personlichen Mond — erst recht in der Moderne. Sehen und
Empfinden gingen immer wieder neue Verbindungen ein.

Im Wallraf Richartz Museum verknupft man gern Kunstgeschichte
mit Naturwissenschaft. Zur mehr oder weniger frei schwebenden
Asthetik kommt somit stets etwas Handfesteres. Im letzten Jahr
war man den Impressionisten mit allerlei avancierten
Forschungs-Methoden zuleibe gerltckt. Jetzt zieht man auch
astronomisches Wissen zu Rate, um die Gemalde zu deuten. Mit
Hilfe ,ewiger” Himmelskalender, die Lauf und Stellung des
Trabanten vorhersagen oder eben historisch nachzeichnen,
lassen sich Mondbilder (einigermafen realistische Darstellung
vorausgesetzt) recht genau mit Jahres- und Tageszeiten
datieren. Insgesamt gilt allerdings: Viele Kinstler haben den
Mond, um deutlichere Effekte zu erzielen, haufig deutlich zu
groB an ihre Himmel gehangt.

Quer durch die Epochen sieht es die Kunst ja auch nur selten
als ihre Aufgabe an, den Mond ,sachgerecht” und naturtreu zu
zeigen. Vielmehr erweist er sich meist als symbolbeladen -
manchmal als Zeichen des bedrohlich Bosen, zuweilen auch als
Bote unsteten Wandels (zu- und abnehmende Sichel). Mit dem
Aufkommen des Teleskops und hernach der Fotografie oder gar
der Raumfahrt vollziehen sich jeweils kunstlerische Ausweich-
und Absetzbewegungen, sprich: Die Kunst raumt dann immer
wieder realistische Positionen, weil sie auf diesem Gebiet
ohnehin nicht mit den neuen Erfindungen konkurrieren Kkann.
Auch deshalb geraten, ob nun in der Romantik oder im
Impressionismus, ,Unscharfen” in die Bilder, die nicht immer
leicht zu deuten sind. Beim Expressionisten Schmidt-Rottluff
nimmt der Mond beispielsweise blaue Farbe an. Fur die
Surrealisten ist er sowieso in erster Linie ein bleicher
Traumbringer.

Ein zweiter Hauptstrang der Ausstellung verfolgt die



technischen Entwicklungen der Mondbeobachtung wund
Mondbeschreibung (Kartographie usw.), vor denen die Malerei
also die Flucht ergriff — bis in flirrende Bezirke, wo sie
ungeahnt neues Terrain eroberte und der Technik wiederum weit
voraus zu sein schien. Das Spektrum der sachkundlichen
Exponate reicht von Beobachtungs-Instrumenten uber alte, oft
schon erstaunlich exakte Mondkarten bis hin zu Fotos der
Apollo-Missionen. Diese wiederum werden auch schon mal
kinstlerisch verfremdet, um sie wieder 1ins Bewusstsein zu
heben.

Vollends verbluffend ist ein aufwandig gemaltes Diorama, das
1919 entstand und dem Betrachter breitwandig das grandiose
Gefuhl vermitteln sollte, just auf dem Monde zu stehen.
Freilich waren diese Mondgebirge aufgrund falscher
theoretischer Annahmen gar zu wild und steil gezackt — und es
soll hier sogar ein Abbild der Zugspitze den Weg ins Weltall
gefunden haben. Also spukte auch hier die Phantasie mit
hinein. Ein Grenzfall zwischen Wissenschaft, Kunst - und
Jahrmarkt? Auch auf phantastisches Kino (z. B. die Weltraum-
Odyssee des Stanley Kubrick) deutet das Diorama wohl schon
voraus.

Bemerkenswert auch ein ziemlich verricktes ,Mondprojekt” des
deutschen Kinstlers Adolf Luther, der in den 1970er Jahren mit
Blick aufs Millennium, also auf das Jahr 2000, ein
gigantisches Fest plante, bei dem die Ruckseite des Mondes
kinstlich erstrahlen sollte, illuminiert durch gigantische
Parabolspiegel im All. Zur Finanzierung dieser Vision sollte
das Logo eines US-Konzerns kostenpflichtig auf den Trabanten
projiziert werden, dem Jahrtausend-Ereignis sollte man sodann
in eigens entworfener Mode beiwohnen. Aus all dem ist nichts
geworden. Soll man’s bedauern?

,Der Mond“. Wallraf-Richartz-Museum, Koln (Obenmarspforten /
am Rathaus). Bis 16. August 2009. Geoffnet Di-Fr 10-18, Do
10-22, Sa/So 11-18 Uhr, Mo geschlossen. Eintritt 9,50 €
(ermaBigt 6 €). Katalog 30 €. Internet: www.wallraf.museum



Thematische Erganzung im laufenden ,Jahr der Astronomie“:
»Sternstunden - Wunder des Sonnensystems”. Gasometer
Oberhausen, seit 2. April 2009 bis 10. Januar 2010. Di-So
10-18 Uhr. Eintritt 7 € (ermalligt 5 €).

Bild: Edouard Manet ,Mondschein uber dem Hafen von Boulogne“
(Katalog)

Klee und Feininger: Stilles
Leuchten

geschrieben von Bernd Berke | 3. April 2009

Es steht ja schon in der Bibel: ,Wenn ihr nicht werdet wie die
Kinder..” Die ganze bildnerische Ideen- und Formenfiille liegt
in jener Friihzeit bereit - und gleichzeitig liegen die
Fertigkeiten noch brach.

Umso besser also, wenn begnadete Kinstler irgendwann auf
Kinder- und Kindheitsbilder zurituckkommen, so auch Lyonel
Feininger (1871-1956) und Paul Klee (1879-1940), die jetzt bei
einer Doppelausstellung in Hamm &sthetische Dialoge auf
hochstem Niveau fuhren.

Rund zehn Jahre haben sie parallel am beruhmten Bauhaus in
Weimar und hernach Dessau gewirkt — Feininger in erster Linie
als technisch beschlagener Leiter der Druckwerkstatten, Klee
vor allem als einfuhlsam Lehrender. Nebenher schufen beide
auch Spielzeug (Holzhauser, Lokomotiven etc.) fur den
Nachwuchs.

In Bildern wie ,Stadt mit Sonne“ (1921) hat sich der geburtige
US-Amerikaner Feininger, der damals schon reichlich Erfahrung
mit Comic-Zeichnungen gesammelt hatte, ein kindlich anmutendes
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Raumschema anverwandelt, sprich: Die Dinge schweben neben- und
ubereinander, sie sind weder hierarchisch sortiert noch
perspektivisch gestaffelt. Vor allem aber bringt Paul Klees
oft so leichthandige, stille Freude an formalen Reduktionen
Gegenstande zum innigen Ergliuhen — wie in unvordenklichen
Kindertagen.

Ein Schwerpunkt der angenehm konzentrierten Ausstellung
(insgesamt etwa 90 Exponate) sind Meeres- und Schiffsbilder.
Feininger zog es haufig an die Ostsee , er begriff sich
zeitweise gar als ,Marinemaler”. Von duftiger, kuhl umwehter
Transparenz sind seine Segelschiff-Darstellungen. Der Kunstler
hat Anteile der einmal aufgetragenen Olfarbe zuweilen wieder
abgewaschen, so dass eine Art bleicher Schwerelosigkeit
zuruckbleibt. So vermag er es auch, Segelboote 1in
Nebelschwaden als bloBen Hauch anzudeuten. Die Bildraume atmen
oft ungeheure Weite. Es ist, als werde eine imaginare Pforte
in eine neue Dimension groBter Ruhe aufgetan. Trotz
kubistischer Aufsplitterung mancher Motive (speziell aus der
Architektur) bleiben die kristallinen Gegenstande doch stets
erkennbar.

Wahrend Feininger ersichtlich auch etwas beflissen Akkurates
hatte, kommt einem Paul Klees Vorgehensweise meist
spielerischer vor, wie ein schoéner, selbstvergessener Tanz von
Kraften und Gegenkraften. Seine Bilder sind um einige Spuren
anekdotischer, erzahlerischer, sanft getragen von feinnervigem
Humor — und letztlich vielleicht doch weniger ,kontrolliert”
als Feiningers Schopfungen.

Gewiss: Auch Klee ist mit Farbtheorien, mathematisch-
musikalischen Rhythmuslehren und sonstigem Kunstwissen aus dem
Baukasten der Historie genugsam gewappnet und gesattigt, doch
verliert er sich ,unterwegs” im Schaffensprozess oft ins
wundersam Beilaufige, bis hin zu dem Punkt, an dem es wohl gar
keinen Vorbehalt oder Ruckhalt mehr gibt.

Sie mogen einander geistig nah gewesen sein, doch der



gegenseitige Einfluss war begrenzt. Feininger und Klee wussten
je fur sich, was sie wollten und konnten. Mit grofer
Wertschatzung nahmen sie die unvergleichliche Arbeit des
jeweils Anderen wahr. Auch schenkten sie einander gelegentlich
Bilder. Doch letztlich zog jeder seine ganz eigene Bahn.

»Lyonel Feininger - Paul Klee. Malerfreunde am Bauhaus“. Bis
24. Mai. Gustav-Liibcke-Museum. Hamm, Neue BahnhofstraBe 9.
Geoffnet Di-Sa 11-18, So 10-18 Uhr. Katalog 19,90 €.

Kunstlerpaare: Hohenfluge und
Abstiirze zu zweit

geschrieben von Bernd Berke | 3. April 2009

Manches Kiinstlerpaar ist zur filmreifen Legende geworden:
Auguste Rodin und Camille Claudel etwa. Der Kraftmensch, beim
Kennenlernen schon 42 — und die fragile 18-Jahrige, die nicht
nur folgsam von ihm lernte, sondern bildhauerisch zeitweise
mindestens ebenbiirtig war. Doch als er sie verlieB, verfiel
sie allmahlich dem Wahnsinn.

Nicht immer verlaufen die Paar-Beziehungen unter Kinstlern so
dramatisch. Und nicht immer liegt der Einfluss so auf der
Hand. Camille Claudel machte sich nicht nur Rodins Technik zu
eigen, die Oberflachen der Skulpturen schrundig aufzurauen.
Auch thematisch orientierte sie sich an ihm.

Worauf die Frauen
verzichtet haben

Gleich 13 aufschlussreiche, in vielen Facetten schillernde,
atmospharisch aufgeladene Paargeschichten der Kunst erkundet,
erzahlt und ,bebildert” das Kolner Wallraf Richartz Museum
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ausgiebig. Der zum tieferen Verstandnis unverzichtbare Katalog
dokumentiert noch einige mehr. Es gibt ja so viele
leidenschaftliche Kunst- und Paarwelten.

Ungefahr zwischen 1880 und 1970 ereignen sich die Begegnungen,
die stets bildnerische Frichte tragen — oft wechselseitig. Mal
profitiert eine Schulerin vom erfahrenen Lehrer, dann ist es
umgekehrt: Lee Krasner bringt Jackson Pollock wenigstens
voriubergehend vom Alkohol ab und halt ihm den Ricken frei.
Marianne von Werefkin fordert den vier Jahre jungeren Alexej
Jawlensky und halt sich selbst zuriuck — bis der sie ,,zum Dank”
mit der Haushalterin hintergeht. Bezeichnend das Werefkin-
Gemalde ,Tragische Stimmung”, das in erdigen Rotbraun-Tonen
vibrierende Zornbild einer gescheiterten Liebschaft.

In derlei Fallen fragt sich nicht nur die Feministin, worauf
die Frauen verzichtet haben und was sie andernfalls
kinstlerisch aus sich hatten machen konnen. Vielfach wurde den
Herren die Frau an ihrer Seite schlichtweg ,zu gut”. Paula
Modersohn-Becker ubertraf ihren einstigen Mentor und spateren
Ehemann Otto Modersohn irgendwann an Strahlkraft. Der war
zuerst fasziniert, sodann freilich befremdet. Sie entfernte
sich ja von ihm!

Historisch sich wandelnde Rollenmuster spielen in solche
Verhaltnisse hinein. Und gemeinsame Projekte (revolutionare
oder asthetische Aufbriche) beflugeln Kinstlerpaare, doch
stets drohen auch Abstlrze zu zweit.

Frida Kahlo und Diego Rivera marterten einander mit
anderweitigen Affaren. Koln kann einige Leitstucke der
Paarkunst aufbieten, darunter Kahlos doppeltes Wunschbildnis
mit Rivera. Beide Gesichter verschmelzen da innig miteinander.
Ersehnte Harmonie, in der Wirklichkeit niemals ganz
einzulodsen.

Treue bis iiber
den Tod hinaus



Innige Zweisamkeit splurt man vor allem in den Arbeiten des
Dadaisten-Paares Hans Arp und Sophie Taeuber-Arp. Hier
scheinen kaum erklarliche Phanomene wie der Gefihls- und
Gedankenubertragung am Werke zu sein. Noch rund 20 Jahre nach
Sophies Tod macht sich Hans (Jean) Arp daran, einen ihrer
alten Entwlirfe neu zu beleben. Welch eine (eben nicht nur
kinstlerische) Treue uber den Tod hinaus. Wahrlich anrihrend.

Mindestens ebenso spannend sind uneindeutige Mischverhaltnisse
in Beziehungen, zumal in Zeiten, wo die mannliche Dominanz
langst nicht mehr Ublich ist. Beispiel: Niki de Saint Phalle
und Jean Tinguely haben ihre Positionen offenkundig fragil
ausbalanciert. Ein gemeinsamer Brunnenentwurf lasst es ahnen.
Es ist keine Symbiose, doch es sind 1in schonster
Gleichwertigkeit gliuckhaft aufeinander eingeschwungene Formen.
So soll es sein.

»Kiinstlerpaare”. Koln, Wallraf-Richartz-Museum (direkt am
Rathaus). Bis 8. Februar 2009. Geo6ffnet Di-Fr 10-18, Do 10-22,
Sa/So 11-18 Uhr. Eintritt 10 €, Katalog 39 €

 Neben den erwahnten Paaren werden in der Schau aullerdem
ausfihrlich behandelt: Gabriele Minter und Wassily
Kandinsky, Sonia wund Robert Delaunay, Natalia
Gontscharowa und Michail Larionow, Hannah Hoch und Raoul
Hausmann, Georgia 0’Keeffe und Alfred Stieglitz, Ray und
Charles Eames.

Flut der Farbe

geschrieben von Bernd Berke | 3. April 2009

Koln/Leverkusen. Mindestens zwei Seelen wohnen in seiner
Brust: Gerhard Richter (76) hat oft nach Foto-Vorlagen gemalt
— sehnsiichtig, begierig auf Wirklichkeit, doch stets
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zweifelnd: Was heiBt denn eigentlich ,,Realismus”? Deswegen hat
Richter auch immer wieder die Gefilde der Abstraktion
durchmessen. In die Flut der freien Farben lassen sich zwei
Ausstellungen in Koln und Leverkusen gleiten.

Im Kolner Museum Ludwig sind 40 uUberwaltigende, immens
verdichtete GrolRformate zu sehen. Richter hat die Farbe mit
Spachtel und Rakel aufgetragen, hat Uber und Uber geschichtet,
verwischt, kraftvoll durchpfligt. Allerlei Spuren durchkreuzen
einander: Schlieren, Gitter, Krusten. Der Blick des
Betrachters findet kaum einen Halt. Man kann sich geradezu in
diesen Gemalden verlieren — wie in etwas Unendlichem. Und weil
man’s letztlich nicht wortwortlich sagen kann, deshalb sind es
Bilder.

Erst der Zufall,
dann die Kontrolle

Der Kunstler selbst bekennt sich bei all dem zum flieRBenden
Zufall, den er aber im Laufe des Malprozesses mehr und mehr
kontrollieren und korrigieren muss — ,bis es schon aussieht”,
wie er leise und bescheiden anmerkt. Hort sich simpel an, ist
aber denkbar schwierig. Denn gefallig dekorativ soll es nicht
sein, auch nicht vordergrundig spektakular. Wie Richter die
vielen Klippen umschifft, das gerat zum intensiven, bisweilen
gluhenden Ereignis.

Im Leverkusener Schloss Morsbroich hangen derweil weitaus
kleinere Exponate an den Wanden, doch geht’s hier ebenso
spannungsreich zu. Eine bislang noch nie o0ffentlich
ausgebreitete Werkgruppe ist zu sehen: rund 500 ubermalte
Fotografien, uberwiegend aus Privatbesitz.

Die Bilder sind in der Regel nur 10 mal 15 Zentimeter klein.
Ursprianglich waren es ganz gewOhnliche Fotoabzige aus dem
GroBlabor: Keine ambitionierte Fotokunst, sondern
Schnappschuss-Szenen mit Familie und Freunden, Impressionen
von Spaziergangen, gewOhnlicher Alltag. Auch hierbei waltete



anfangs der Zufall. Gelegentlich war in Richters Atelier
Olfarbe auf solche umherliegenden Fotografien getropft. Der
Kinstler erkannte bald den asthetischen Reiz. An den
Grenzlinien der Gegenstadndlichkeit setzte er die Ubermalung
fortan bewusst ein. Erkennbare Formen ragen danach — wenn
uberhaupt — nur noch vage ins Bild. Die Farbe schwappt daruber
hinweg, bildet Rinnsale, verastelt sich, schmiegt sich mal dem
Figurlichen an oder setzt sich entschieden davon ab. Ein Spiel
mit zahlreichen Varianten, doch gewiss nicht regellos.

Hat Richter durch Ubermalung die fotografisch festgehaltene,
stillgelegte ,Wirklichkeit” vernichtet? Keineswegs. Man wird
Zeuge einer verbluffenden Wandlung. Die Fotos werden durch
malerische Behandlung aus den Archiven der Vergangenheit
herausgehoben — mitten hinein in den gegenwartigen Moment des
Betrachtens. Sie erstrahlen plotzlich ganz im Hier und Jetzt.

Solchen Zauber bewirkt man naturlich nicht, indem man einfach
Farbe auf Fotos schmiert. Man muss schon ungemein genau auf
die Vorlagen reagieren. Mindestens die Halfte seiner Versuche
wirft der Maler weg — in zerrissener Form, damit niemand
lukrativen Schindluder mit ,Fehlfarben” treiben kann. Denn was
durch Gerhard Richters Hande gegangen ist, kostet enorm viel
Geld.

Abstrakte Bilder. Museum Ludwig, Ko6ln, Heinrich-Bo6ll-Platz
(neben Dom/Hauptbahnhof). — Bis 1. Februar 2009. Di-So 10-18,
jeden 1. Freitag im Monat 10-22 Uhr. Eintritt 9 Euro. Katalog
49,80 €.

Ubermalte Fotografien. Schloss Morsbroich, Leverkusen, Gustav-
Heinemann-Strale 80. - Bis 18. Jan. 2009. Mi-So 11-17, Di
11-21 Uhr. Katalog 39,80 €.

Bild: Katalog-Cover der Kolner Ausstellung (Verlag Hatje
Cantz)



Wo die grinsenden Damonen
wohnen - die Welt des James
Ensor in Wuppertal

geschrieben von Bernd Berke | 3. April 2009

Schaurig, schaurig: Der belgische Maler James Ensor
(1860-1949) hat im menschlichen Antlitz vor allem das
Bedrohliche, das Masken- und Fratzenhafte erblickt. Vielfach
wanken klapprige Skelette durch seine bizarren Bilder. Auch
der Maler selbst hat sich gern mit Totenkopf portratiert.

Unter dem Titel ,Schrecken ohne Ende” zeigt jetzt das
Wuppertaler Museum, wie Ensors morbide und groteske Impulse
bis in die jlngste Zeit weiter gewirkt haben.

Der stattliche Hagestolz Ensor blieb immer bei Mutter und
Schwester. Er heiratete nie, obwohl ihn etliche Damen
anhimmelten. Auch suchte er keine Abenteuer auf Reisen. Nur
wenige Abstecher fihrten ihn aus seiner Geburtsstadt Ostende
heraus.

Dort, an der grauen, rauen Nordsee hegte der groble
Einzelganger schon fruh das Gefuhl, von der Kunstwelt verkannt
zu sein. Doch auf Dauer sprach sich sein spezieller Ruhm eben
doch herum — und nicht nur deutsche Expressionisten wie Nolde
und Heckel verehrten ihn.

Anreger der Surrealisten

Vor allem den Surrealisten wies seine Kunst Wege in verborgene
Seelenwinkel. Auch die zeitkritischen Kinstler der 1920er
Jahre (Otto Dix, George Grosz usw.) fanden durch Ensor einigen
Boden bereitet. Der hatte gleichsam die bildnerischen
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Atzmittel fir die Darstellung bdsartiger Menschengruppen und
Massen prapariert. Somit LlieBen sich spater auch die
gesellschaftlichen Vorboten des Faschismus grell attackieren.

Bis heute konnen sich schrage Bildfindungen auf ihn berufen.
Beispiel: Neueste Werke der Berliner Gruppe ,Bonjour, Monsieur
Ensor” verlangern das Werk des Belgiers ins geradezu
Comichafte. Dabei wird deutlich, dass Ensor (der im Karneval
von Ostende munter mitwirkte) keineswegs nur ein Finsterling
war. Auch das frohlich-bunte Spiel der Masken wusste er subtil
einzufangen.

Die Wuppertaler Schau mit rund 220 Bildern (davon etwa die
Halfte von Ensor selbst) beginnt mit seinem kinstlerischen
Unfeld in Belgien, von dem er sich sehr bald entschieden
abhebt — durch thematische Scharfe, aber auch durch eine
besonders delikate Malweise. Als Kolorist erzielt er wahrhaft
magische Wirkungen.

Masken-Angebot im Laden der Mutter

Von nichts kommt nichts: Im Geschenkeladen seiner Mutter gab
es neben Masken auch Muscheln zu kaufen. Ensor hatte dort
schon als Kind ausgeholfen und offenbar alle Schattierungen
des Lichts in den Regalen studiert. Spater hat er jedenfalls
die Perlmutt-Tone der Muscheln ungemein feinsinnig zum
Leuchten gebracht.

Seine impressionistischen Zeitgenossen waren ihm entschieden
zu harmlos. Er wollte dem Biurgertum mehr ans Leder und ans
Gemut. Tatsachlich wirkt es uberaus beklemmend, wie er die
lastend melancholische Stimmung im burgerlichen Salon
schildert, die gleichsam zwischen den schweren Vorhangen
hervorquillt. Depression und Hysterie, wie sie Sigmund Freud
einst aufspurte und zu behandeln suchte, sind in solchen
Interieurs daheim.

Wahnhafte, grinsend damonische Seiten findet Ensor auch im
Religiosen. Szenen aus der Bibel geraten ihm zur



grimassierenden Karikatur — auch dies eine fur seine Epoche
unerhorte Sichtweise.

Bemerkenswert, wie realistisch Ensor seine Motive zunachst
anging. Dann aber wartete er auf den Moment, in dem Figuren
und Gegenstande ein Eigenleben entwickelten, in dem die
Situation 1ins flackernd Irreale ,umkippte”. An dieser
Grenzlinie hat kaum einer so erregende Entdeckungen gemacht
wie Ensor. Seine Vexierbilder zwischen Wahn und Wirklichkeit
sind beileibe nicht an bestimmte Zeiten gebunden.

nEnsor — Schrecken ohne Ende”. Von der Heydt-Museum, Wuppertal
(Turmhof 8). 12. Oktober bis 8. Februar 2009. Gedffnet Di-So
11-18, Do 11-20 Uhr.Katalog 25 Euro.

Der Ruhm kam spat

= James Ensor wurde am 13. April 1860 in Ostende (Belgien)
geboren. Dort starb er am 19. November 1949.

= Kunststudium 1877-1880, abgebrochen.

= 1881 erste Ausstellung.

= Hohepunkt des internationalen Ruhms erst um das Jahr
1920.

Yoko Ono: Kunst ohne jeden
Umweg

geschrieben von Bernd Berke | 3. April 2009

Bielefeld. Die meisten kennen Yoko Ono als Witwe des Ex-
Beatles John Lennon. Dass sie selbst schon seit 1961 auf der
Kunstszene agiert, gehort nicht zum Basiswissen. Doch nun
richtet ihr Bielefelds Kunsthalle die grofte Werkschau aus,
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die sie in Europa je gehabt hat.

Das heillt: ,Werkschau” oder Retrospektive sind vielleicht
keine passenden Begriffe, Yoko Ono lehnt sie jedenfalls ab.
Nennen wir’s also eine Haufung der Ausdrucksformen — vom Film
bis zur Zeichnung, vom Objekt bis zur blofBen Ideen-Notiz.
Kunsthallen-Chef Thomas Kellein: ,Sie ist eine Kinstlerin, die
keine Ruhe gibt. Sie will und kann nicht abschlieflRend
einsortiert werden.” Aber schauen wir mal, was sie so macht.

Leichenwagen und
Himmelsleitern

Bereits drauBlen vor der Kunsthalle legt die heute 75-Jahrige
ihre Spuren. Hier werden sich bald Onos ,Himmelsleitern”
recken, die einen Hang zum HOheren offenbaren. Stufe fur
Stufe. Schon jetzt gibt es dort ,Wunschbaume”, an die man
Zettel mit Hoffnungen heften kann. Und dann steht da noch ein
veritabler Leichenwagen, mit dem sich Besucher durch die Stadt
chauffieren lassen dirfen (15 Minuten flr 5 Euro). Warum? Weil
die Kunstlerin es sich so vorgestellt hat.

Bei ihr regiert oft der blitzartige Einfall, der nach rascher
Umsetzung, ja Entladung drangt. Da hat sie fruahmorgens
Sonnenstrahlen er-blickt — und kurzerhand entsteht eine
Strahlenblindel-Skulptur, die diesen Moment einfangen soll. Da
hat sie von Katzen mit gluhenden Augen getraumt — und alsbald
stehen da 54 derartige Tiere als Installation im Raum (siehe
Bild). Diese Kunst will sofort und direkt ,da” sein.
Geradeaus, zuweilen ziemlich simpel.

Yoko Ono war freilich auch eine Pionierin der Konzeptkunst,
die mehr von skizzenhaften Ideen als von genauer Ausfuhrung
lebt. So sieht man denn zahllose schriftliche , Anweisungen” an
den Wanden. Etwa die, dass man im Konzerthaus gerauschlos
Fahrrad fahren solle oder dass man so lange auf einem
spartanischen Bett nachtigen moge, bis sich auf dem Laken ein
,Gemalde” abzeichnet. Immerhin: Bett und Rad stehen als



Objekte bereit; ganz so, als konne man jede Kopfgeburt flugs
verwirklichen. Ansatze zur Bewusstseins-Erweiterung, zum
Umdenken? Nicht immer. Manchmal franst diese Kunst an den
Randern in Wirrnis aus.

Dass wir alle zu hohen Prozentsatzen aus Wasser bestehen, ist
bekannt. Bei Yoko Ono wird auch aus diesem Befund recht
umstandslos die raumgreifende Installation ,We’'re all Water”.
118 mit Wasser gefullte Glaser sind aufgereiht, jedes
sauberlich mit einem bekannten Namen beschriftet. Die Skala
reicht vom Dichter Rilke uber John Lennon bis zu Adolf Hitler.
Sollen wir denken, dass die schiere Wassrigkeit all diese
Gestalten einander angleicht? Das ware heikel.

Yoko Ono hat auch eine frauenbewegte Ader. Drei aufgeschuttete
Erdhigel stehen fur verschiedene Formen der Gewalt gegen
Frauen oder besser: fur deren offenbar immergleiche Folgen.
Gegenstuck ist der ,Familienraum”. Ganz egal, ob Spiegel,
Frauenschuhe, Haarblurste, Kleiderbligel, Esstisch oder Kastchen
— aus allen Gegenstanden quillt Kunstblut. Hausliche Gewalt,
auf einen einfachen, plakativen Nenner gebracht.

Hie und da werden Besucher zum Mitmachen angestiftet. Auf
anfangs leeren Leinwanden sollen sie Bilder ihrer Mutter
anbringen. Einen zerteilten und in Boxen verpackten Silikon-
Korper soll man berudhren (,Touch me”); am besten ganz
weihevoll, nachdem man die Hand in Wasser getaucht hat.
Daneben lauft ein 25-minltiges Video, in dem sich eine Fliege
nach und nach auf alle Partien eines nackten Frauenleibes
setzt. Auch die befreite Phantasie fliegt, wohin sie will.

Vor allem aber sollen wir alle stets ganz fest an Frieden
denken. Yoko Ono glaubt, dass dies die Energien umpolt — bis
eines Tages wirklich uberall Frieden herrscht. Das klingt
einfaltig. Oder sollten wir’s vorsichtshalber doch mal
probieren — vielleicht zum Sound von Lennons Gassenhauer ,Give
Peace a Chance”?



Kunsthalle Bielefeld (Artur-Ladebeck-Str. 5). Bis 16. Nov. Di,
Do, Fr, So 11-18, Mi 11-21, Sa 10-18 Uhr. Eintritt 7 €

ZUR PERSON:

Yoko Ono wird am 18. Februar 1933 in Tokio (Japan)

geboren.

1952 wandert sie dauerhaft in die USA aus.

1956 erste Ehe mit einem Komponisten (bis 1962).

1961 erste Galerie-Schau.

1962 zweite Ehe mit einem US-Filmproduzenten.

1966 lernt sie den Beatle John Lennon kennen.

1969 Heirat mit Lennon auf Gibraltar. In den

Flitterwochen das legendare ,Bed-In” (0Ono und Lennon

offentlich im Bett) im Amsterdamer Hotel.

= Viele Beatles-Fans machen bis heute Yoko Ono furs Ende
der Gruppe (1970) verantwortlich.

= 0no und Lennon produzierten mit der Plastic Ono Band
Songs wie ,Give Peace a Chance”, ,Cold Turkey” und
,Mother”.

= 1980 (8. Dezember): John Lennon in New York erschossen.

Junger Westen: Ruckkehr der
50er Jahre

geschrieben von Bernd Berke | 3. April 2009

Recklinghausen. Man kann es sich denken: Nach dem Zweiten
Weltkrieg herrschte allseits Nachholbedarf. Beileibe nicht nur
in materieller, sondern auch in geistiger Hinsicht. Der Mensch
lebt eben nicht vom Brot allein. Vor dem Horizont dieser
Zeitstimmung bildete sich 1948 im Ruhrgebiet eine folgenreiche
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Kiinstlergruppe: der ,junge westen”.

Jetzt, runde 60 Jahre danach, kommt die Gruppe an ihrem
Grundungsort Recklinghausen wieder zu Ehren. Noch heute gibt
es zur Erinnerung den renommierten Kunstpreis ,junger westen”.
Fiuhrende Kopfe dieses Kinstlerkreises waren der Hagener Emil
Schumacher, Thomas Grochowiak, Gustav Deppe, Heinrich Siepmann
und Hans Werdehausen. Namen, die (mit Ausnahme von Schumacher)
heute nicht mehr ganz so gelaufig sind.

Von regionalen
Industrie-Motiven
zur Abstraktion

Die Gruppe wurzelte im Expressionismus und richtete sich
bewusst regional aus. Anfangs griffen die Kunstler haufig
Motive aus der Ruhrgebiets-Industrie auf, wie etwa Thomas
Grochowiak mit ,Der Fordermaschinist” (1950). Erkennbare
Gestalt, doch kein platter Eins-zu-eins-Realismus, sondern
aufs Wesentliche zielend.

Doch alsbald machte sich (zuweilen heill und polemisch
umstritten) der Zug zur Abstraktion bemerkbar. Er ging 1in
verschiedene Richtungen, mal eher geometrisch (konstruktiv),
mal mehr emotional (gestisch) gewendet. Viele Wege fuhren
durch Flache und Farbe. Jedenfalls hat sich seinerzeit die
abstrakte Formensprache spatestens mit der documenta 1959
durchgesetzt. Uberdies passt Abstraktion bestens zu den
aktuellen Trends auf dem heutigen Kunstmarkt. Zufall oder
gluckliche Fugung?

Recklinghausens Kunsthallen-Chef Ferdinand Ullrich 1ist
uberzeugt: ,Die 50er Jahre kommen wieder!” Selbst manche
Nierentische und Tulpenlampen seien grandiose Schoépfungen
gewesen; erst recht die Kunst jener Zeit, die sich oft dem
Alltag naherte — und zwar keineswegs subversiv, sondern
gleichsam hilfsbereit: Man sieht es deutlich anhand einer
Mappe mit Tapetenmuster-Entwlurfen des ,jungen westens” fur



eine Wuppertaler Firma. Phantasie-Girlanden im Stil der Zeit
fur die heimischen Wande. Das hatte ,was! Spater gab es gar
»informelle” (also von spontanen Impulsen gesteuerte) Entwlrfe
fur Spielplatzmobiliar wie etwa Kinderrutschen. Gut denkbar,
dass die Umsetzung an Sicherheitsbedenken gescheitert ist.

Alltagsnahe in
der Tradition
des Bauhauses

Hinter all dem stand die Idee eines ,Neuen Bauhauses”, das in
groBer Tradition Kunst und Leben versdhnen sollte. Zeitweise
gab es Plane, dieses ,Bauhaus” an der Werkkunstschule 1in
Dortmund anzusiedeln. Leider hat sich dieses Projekt
zerschlagen. Wer weils, was daraus hatte wachsen konnen.

Recklinghausen zeigt rund 80 ausgewahlte Werke von 16
Kiunstlern, Kurator ist der stellvertretende Kunsthallen-Chef
Hans-Juirgen Schwalm. Nicht nur der ,junge westen” selbst ist
vertreten, sondern auch Gaste, die damals an ihren
Ausstellungen teilgenommen haben: HAP Grieshaber, Fritz
Winter, Hubert Berke, Georg Meistermann, Hann Trier und der
ungemein dynamische K. 0. Gotz, der (weit uber die ,Provinz”
hinaus) in Paris Furore machte.

Lauter starke Positionen also, deren Originalitat jetzt noch
wirkt. Die meisten Bilder durften selbst Skeptiker mit der
Abstraktion versodohnen. Die ist hier namlich kein Freibrief fur
Beliebigkeit, sondern bringt Formen verbindlich auf den
Begriff. Zudem erlaubt die Schau Entdeckungen. Etwa diese: Vor
seinen Farbrauschen hat Emil Schumacher Bilder wie ,Der Herd”
geschaffen; ein wahrhaft ausdrucksvolles Gerate-,Portrat” aus
dem Kichenbezirk.

Fazit: Auf solch anregende Weise darf ein Hauch der 50er Jahre
gern wieder wehen.




INFOS:

Ein Mentor und ,Geburtshelfer” der Gruppe ,junger
westen” war Franz GroRBe Perdekamp, erster Direktor der
Kunsthalle Recklinghausen.

» Ort der ersten Ausstellung im Vorfeld der Gruppenbildung
war 1947 die Lebensmittel-Etage des Kaufhauses Althoff
(Recklinghausen).

- Ausstellung bis 28. September, Kunsthalle Recklinghausen
(Bunker am Hauptbahnhof). Gedoffnet Di-So 11-18 Uhr. Eine
kleinere Auswahl zum , jungen westen” wird auch in
Dortmund zu sehen sein - mit Werken von Gustav Deppe,
Ernst Hermanns und Heinrich Siepmann: 3. September bis
24. Oktober im RWE Tower (Freistuhl 7). Mo-Fr 9-17 Uhr.

Als die Videokunst noch neu
und radikal war

geschrieben von Bernd Berke | 3. April 2009

Krefeld. Das Problem betrifft beileibe nicht nur Krefeld:
Videokunst, seit den frithen 70er Jahren von Museen
angeschafft, vergammelt vielfach in den Depots. Die Arbeiten
aus der Video-Steinzeit” miissten eigentlich iiberall auf neue
Formate (derzeit vor allem DVD) umkopiert werden. Man braucht
mittlerweile rare historische Gerate, um iiberhaupt auf die
alten Magnetbander zugreifen zu koénnen.

Selbst in den Krefelder Museen, die um 1970 bundesweit zu den
ersten Kunstvideo-Kaufern zahlten, wurde dieser Eigenbesitz
seit Jahrzehnten kaum noch beachtet. Erst kirzlich hat man
sich wieder erinnert. So waren denn bis zu 30 (!) Reinigungs-
Durchgange erforderlich, bevor die Filme neu gespeichert
werden konnten. Und was ist dabei zum Vorschein gekommen?
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Viel experimenteller Zeitgeist aus den Jahren nach 1968.
Vorwiegend grobkorniger, schwarzweiller Sehstoff, der oft mit
hartnackigen Wiederholungsmustern die Geduld auf die Probe
stellt und klar macht, wie sehr sich die Bilder seither
beschleunigt haben. Damals haben die dritten TV-Programme noch
Sperriges riskiert, doch selbst sie schreckten bald zurlck.
Solche quotenfernen Freiheiten hat es auf diesen Kanalen
seither nie wieder gegeben.

Den inzwischen beruhmten Kunstlernamen zum Trotz: Schier
endlos die Hand Richard Serras zu sehen, die einen
Kreidestrich nach dem anderen zieht - Kkein reines
Zuckerschlecken. Den Bildhauer Ulrich Ruckriem ausgiebig dabei
zu beobachten, wie er Stein auf Stein auf Stein umkippt — auch
kein Thriller.

Da ist man schon dankbar, wenn Joseph Beuys in einem Video
Boxhandschuhe anlegt und unentwegt auf ein Fernsehgerat
eindrischt. Oder wenn der Pionier Nam June Paik sein
Bildmaterial mit damaligen technischen Finessen nach besten
Kraften popkinstlerisch verfremdet.

Zuweilen handelt es sich um ruhrend unbeholfene Versuche mit
dem seinerzeit neuen Medium, haufig um radikale
Sinnverweigerung oder den heftigen Willen zum unverstellten
Blick, zu ungeahnten Perspektiven. Man wollte offenkundig
tabula rasa machen und ganz neu anfangen — wie beim
allerersten Morgentau. Immerhin finden sich hier auch schon
recht inspirierte Urahnen der spateren Videoclips.

Man bekommt nicht nur Videos zu sehen: Tafelbilder u. a. von
GroBen wie Gerhard Richter, Sigmar Polke und Andy Warhol
bezeugen, wie sehr zu Beginn der 70er das flackernde
Zeilenraster der Fernsehoptik die Wahrnehmung in der Malerei
gepragt hat.

Wollte man alle Videos jeweils bis zum Ende anschauen, so
konnte man mindestens einen ganzen Tag in dieser Schau



zubringen. Wer weif: Vielleicht schlagt das Betrachten
irgendwann in Meditation um. Doch fraglos hat es seinen Reiz,
den Geist der fruhen Jahre gleichsam noch einmal inhalieren zu
konnen.

Krefeld. Museum Haus Lange (Wilhelmshofallee 97). Bis 21.
September. Di-So 11-17 Uhr. Tel. 02151/97 55 8-0. Katalog
erscheint im August.

(Der Beitrag stand am 25. Juli 2008 in der ,Westfalischen
Rundschau*)

,Mao und die 100 Blumen”: Der
Diktator mit dem ewilgen
Lacheln — Chinese Ren Rong
zeligt seine Bilder in Hamm

geschrieben von Bernd Berke | 3. April 2009

Hamm. Sieht aus wie ein Palmzweig des Friedens, was da aus dem
Mund des chinesischen Diktators Mao ragt.Dazu lachelt der
Despot milde und zukunftsgewiss.

Um das Mindeste zu sagen: Solche Bilder des deutsch-
chinesischen Kinstlers Ren Rong konnen sehr mulmige Gefuhle
hervorrufen. Mao hatte schlieSlich einige Millionen
Menschenleben auf dem Gewissen. Und nun diese aufgewarmte
Propaganda?

»Mao und die 100 Blumen” heiBRt die Ausstellung im Hammer
Gustav-Lubcke-Museum. Der Titel folgt einer Kampagne des
,GroRen Vorsitzenden” aus dem Jahr 1956, welche die vielfach
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blutige Kulturrevolution im Reich der Mitte ausgelost hat.

Der 1960 geborene Ren Rong scheint dem Mythos Mao recht naiv
aufzusitzen. Die Bildnisse des Machthabers erinnern von fern
her an Andy Warhols herzlich unpolitische Prominenten-
Portrats, aber naturlich auch an kommunistische Propaganda-
Plakate, die in den spaten 1960er Jahren bei nicht wenigen
westlichen Studenten ,Kult” waren.

Und was fugt der Kinstler hinzu? Er hinterlegt die Bilder
beispielsweise mit traditionellen chinesischen Mustern. Er
collagiert sie mit Familienfotos. Er verziert sie mit floralen
Ornamenten oder mit seinem ,Markenzeichen”: den so genannten
»Pflanzenmenschen”, die sich auch als Metallskulpturen im
Museum wiederfinden. Die uber einige Bilder gezogene
Wachsschicht verstarkt den Eindruck: Gar manches wirkt
geglattet, hubsch, dekorativ. Kein Wunder, dass der Kunstmarkt
darauf anspricht, erst recht im Vorfeld der Olympischen Spiele
und weil China derzeit ohnedies , angesagt” ist.

Mao zeigt bei Ren Rong in allen Situationen und Lebensphasen
ein frohliches Gesicht; ganz egal, ob herrscherlich allein
oder zwischen gleichfalls frohen Kindern. Mit den pflanzlichen
Beigaben versehen, erscheint sein Tun und Trachten einerseits
auf fatale Weise als naturwuchsig. Doch man kodnnte in dem
Verfahren auch eine klitzekleine, unbekummerte
Respektlosigkeit erblicken. Wirkt Mao da nicht hin und wieder
ein wenig lacherlich? Zumal die Formen als Vertiefungen
eingeritzt sind und somit Maos Oberflache ,beschadigen®. Aber
das Letztere muss man sich schon etwas muhsam zurechtdeuten.

Nach seinen Ansichten zu Mao (und Adolf Hitler) sollte man Ren
Rong lieber nicht befragen. Er gibt da reichlich krauses Zeug
von sich — bei aller wohlmeinenden Wirdigung der kulturellen
Unterschiede. Es bewahrheitet sich hier abermals Goethe:
Spruch: ,Bilde Kiunstler, rede nicht.”

Seltsam genug, wenn Ren Rong seine Arbeitsweise auf deutsche



Motive anwendet. Da sieht man beispielsweise den Bundestag und
das Brandenburger Tor, in ahnliche Formen eingebettet wie
zuvor Mao. Oder eine geisterhafte Flotte von Lufthansa-
Flugzeugen — und im Vordergrund just Umrisse von weillen
»Pflanzenmenschen”, gleichsam im Fluge erhascht. Vieldeutig
ihre Gestik mit erhobenen Armen: Doch auch hier hat wohl hohle
oFortschritts“-Propaganda Pate gestanden. Sie wird hier ins
halbwegs Witzige gewendet. Ideologie war gestern..

Ren Rong: ,Mao und die 100 Blumen“. Gustav-Liibcke-Museum,
Hamm, Neue Bahnhofstr. 9. Bis 17. August. Di bis Sa 11 -18, So
10-18 Uhr. Katalog 19,90 Euro

(Der Beitrag stand am 19. Juli 2008 in der ,Westfalischen
Rundschau*)

Richard Hamilton: Bilder
jenselits von Ort und Zeit

geschrieben von Bernd Berke | 3. April 2009

Bielefeld. Richard Hamilton (86), einer der Urvater der Pop-
Art, ist ein mitteilsamer alterer Herr. Zu jedem seiner Bilder
fallen ihm allerhand liebevolle Details ein: Beispielsweise,
wie seine Frau sich als Modell benommen hat (namlich nicht
immer fiigsam).

Manchmal sind solche Anekdoten erhellend, oft aber auch nicht.
Der Mann verratselt seine Werke eben gern. Und dazu lachelt er
weise.

Beruhmt wurde der Brite 1956 mit einer Collage vom ,trauten
Heim“. Rund um ein ach so modernes Paar versammelte er 1in
scheinbar wirrer, doch wohlberechneter Vielfalt vorgefundene
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Abbildungen von Konsumgegenstanden. Schone neue
Wirtschaftswunderwelt. Irgendwo im Bild tauchte das Wort ,Pop“
auf, das spater einer ganzen Kunstrichtung den Namen gab.
Wollte man ein wenig Ubertreiben, so konnte man sagen: Ohne
Hamilton kein Andy Warhol und kein Roy Lichtenstein.

Vexierbilder aus Fotografie, Malerei und Computer-Schopfung

Die Bielefelder Kunsthalle kommt nun auf den grolBen Anreger
Hamilton zuruck und nennt die Schau ,Virtuelle Raume“. Die
Werke der letzten 15 Jahre sind vielfach Vexierbilder, gemixt
aus Fotografie, Malerei und Computer-Schdpfung.

Etwas ratlos steht Hamilton vor seinen Bildern: Selbst der
Kinstler vermag nicht mehr genau zu sagen, wo etwa eine
fotografierte Flache aufhort und wo die gemalte anfangt. Die
Tarnung der Nahtstellen (unter anderem mit Spezialpulver) ist
ihm also perfekt gelungen. Er hat nicht nur uns alle, sondern
gleichsam auch sich selbst Uberlistet.

Hamilton tragt immer wieder neue Bedeutungs-Ebenen in ein
Bildmotiv. Mit jeder Zutat oder Wegnahme wird die Darstellung
anders ,aufgeladen”. Eins von vielen Beispielen: Erst ist da
nur ein Stuhl mit Tisch, dann kommt auf dem nachsten Bild der
Reihe eine penibel konstruierte Raumgeometrie hinzu,
schlieBlich sitzt eine nackte Frau auf dem Stuhl und
telefoniert. Und weiter: Mal wird ihr Gesicht ,herangezoomt”,
dann sieht man sie in der Totale, immer aber schimmert ihre
Haut wie Seide. Der Titel ,Die Verkindigung“ weckt biblische
Vorstellungen, setzt also einen Kontrast zur Banalitat des
Telefonats.

Erkenntnis durch fortwahrende Verfremdung

Immer wieder neue Ansichten, andere Kombinationen.
Vielschichtige Serien, flrwahr. Weitere Werke sind ahnlich
gefugt, sie bergen stets Uberraschende ,Sehfallen” . Es ist
bei Hamilton keine ,Masche”, sondern ein Zugang zur Welt, der
auf Erkenntnis durch fortwahrende Verfremdung aus ist.



Hamilton, der im Zweiten Weltkrieg zeitweise als technischer
Zeichner gearbeitet hat, war seither stets begierig auf
neueste Ausrustungen. Als einer der ersten Kunstler Uberhaupt
hat er mit anfangs noch schlappen Computern gearbeitet. Und
bis heute hadert er damit, dass die Drucktechniken immer noch
nicht vollkommen sind.

Wundersam, dass derart avancierte Verfahren zuweilen in Bilder
munden, die Geist der Renaissance zu atmen scheinen. So hat
Richard Hamilton Fotografien der Torbogen aus dem
florentinischen Kloster San Marco innig verwoben mit
zeichenhaften Kreuzweg-Kurzeln von Henri Matisse - und
wiederum mit nackten Frauen, die atherisch schon aus den
Klostertiren schreiten. Drei Welten werden da zu einer Sphare
verschmolzen — jenseits von Ort und Zeit, daher fast schon
uberirdisch.

Richard Hamilton. Kunsthalle Bielefeld, Artur-Ladebeck-Str. -
Bis 10. August. Di, Do, Fr, Sa, So 11-18, Mi 11-21 Uhr.
Eintritt 7 Euro. Zwei kleine Kataloge zusammen 28 Euro.

ZUR PERSON
Dies ist die Zukunft

= Richard Hamilton wurde am 24. Februar 1922 in London
geboren.

= 1936 Job in der Werbeabteilung einer Elektrofirma

= 1941-1945 Arbeit als technischer Zeichner

= 1948-1951 Kunststudium

» 1952 Lehrauftrag fur Silberschmieden, Typographie und
Industriedesign

= 1956 Schau ,This 1is Tomorrow” (etwa: Dies 1ist die
Zukunft) mit dem Bild, das spater der Pop-Art den Namen
gab.

= 1979 und 1992 umfassende Werkschauen in der Londoner
Tate Gallery.



= 1997 Arnold-Bode-Preis der documenta
= 2007 Max-Beckmann-Preis.

(Der Beitrag stand am 14. Juli 2008 in der ,Westfalischen
Rundschau*)

Ansgar Nierhoff: Stahl als
Mittel der Wahl

geschrieben von Bernd Berke | 3. April 2009

Idyllischer Ort fiir Kunst: Die , Alte Miihle” zu Schmallenberg
zeigt Arbeiten eines der wichtigsten deutschen Bildhauer. Fiir
den gebiirtigen Mescheder Ansgar Nierhoff (66) ist es auch eine
Riickkehr in heimatliche Gefilde.

Nierhoff ist beileibe nicht ,irgendwer”. Er hat auch schon an
der Kasseler documenta teilgenommen. Dort war’s vermutlich
komfortabler. In Schmallenberg gestaltete sich bereits die
Anlieferung seiner Skulpturen schwierig, es war
Millimeterarbeit. Um dem Lkw samt Kran den engen Weg zu
bahnen, musste sogar ein Zaun demontiert werden.

Nierhoff, der seit 1965 in Koln lebt, hat immer noch ein
Domizil im Hochsauerland, wo er haufig ausgedehnte Waldgange
unternimmt. Ursprung der Schmallenberger Schau war der
wanderbare Waldskulpturenweg, der von hier bis nach Bad
Berleburg fuhrt, dem (mit anderen Werken bestlckten) zweiten
Ort der Ausstellung. Den kunstlerischen Briuckenschlag leitete
anno 2000 just Nierhoff ein — mit der Stahltor-Skulptur ,Kein
leichtes Spiel”.

Nach und nach will man in Schmallenberg alle Kunstler des
Waldskulpturenwegs vorstellen. Jetzt also Nierhoff. Auch hier
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ist Stahl das Mittel seiner Wahl. Schon kleinere Arbeiten
wiegen so viel, dass die Statik der ,Alten Muhle” einiges
aushalten muss.

Nierhoff geht von Grundformen aus: Kreis, Kugel, Wurfel,
Rechteck, Zylinder. Durch prazis berechnete Schnitte gestaltet
er sie immer wieder neu. Wenn etwa ein Wuarfel zerteilt und
dann wieder zusammengefligt wird, ergeben sich Bruch- und
Verbindungslinien, die dem Ganzen andere Energien einfloBen.
Ruhige, konzentrierte Kraft teilt sich da mit. Zuweilen legt
sich Rost als Patina auf die Skulpturen. Ein doppelwertiges
Zeichen des Verfalls, aber auch der Dauer.

Einige Stahlringe scheinen achtlos hingeworfen zu sein, doch
der Eindruck tragt: Nierhoff verbringt viel Zeit damit, solche
Arbeiten exakt auszurichten, Werk und Ort aufeinander
abzustimmen. Wer will, kann in den ebenfalls ausgestellten
Zeichnungen Vorstudien zu den Plastiken erblicken. Man kann
sie aber auch als eigenstandige Schopfungen werten.

Zu welcher Leichtigkeit sich Stahl aufschwingen kann, erweist
sich an Nierhoffs ,Faltungen”. Als sei’s Papier, hat der
Kinstler die Metallflachen hie und da ein wenig geknickt. Alle
Harte ist verschwunden.

Schmallenberg, ,Alte Miithle” (Unter der Stadtmauer 4). Bis 17.
August, Mi-So 15-18 Uhr, Eintritt frei. Tel.: 02972/48 106 -
Weitere Werke drauBen (Kapelle auf dem Werth, Friedenskapelle
Fredeburg usw.).

Bad Berleburg, Museum der Stadt (Goetheplatz 3). 17. Juli bis
17. August. Di und Fr-So 15-18 Uhr, Eintritt frei.



Paarbilder: Das Gliick und
seine Grenzen

geschrieben von Bernd Berke | 3. April 2009
Hamm. Diese Ausstellung beginnt buchstablich mit Adam und Eva.

Warum denn auch nicht? Schlieflich geht es um Paare in der
Kunst.

Max Beckmanns Radierung von 1917 zeigt das biblische Ur-Paar
nach der Vertreibung aus dem Paradies — in schutzloser, gar
nicht lustvoller Nacktheit. Es waren Zeiten des Krieges. Auch
Peter August BoOockstiegels Gemalde ,Abschied” (1915) zeugt
davon. Der Maler war soeben zum Militar einberufen worden,
seine Frau schmiegt sich zum bangen Abschied noch einmal an
ihn — geradezu grunlich erbleicht.

,Liebe. Love — Paare” heiRt die Schau im Hammer Gustav-Lubcke-
Museum; ganz so, als hatte man drei starke Wortsignale
zugleich aussenden wollen. Jedenfalls stehen grolRe Namen im
Katalog, beispielsweise Emil Nolde, Edvard Munch
(,Eifersucht”) und Andy Warhol (Siebdruck ,The Kiss”, 1963).

Signale der
sexuellen
Verfiigharkeit

Die Streifzuge durch Paarwelten fuhren durch sehr verschiedene
seelische ,Klimazonen”. Hie Max Pechsteins ungezwungene, recht
freizigig ertraumte Sildsee-Szenerie (1921), dort Rudolf
Schlichters etwas schwile Impressionen aus der lesbischen
Subkultur Berlins (,Tanzlokal”, 1920). Hie George Grosz‘
sarkastische Karikaturen fetter Geldsacke im Bordell, dort die
ausgemergelten Proletarier, die ihr allzu kurzes Gluck vor dem
Fabriktor auskosten wollen. Selbst die grofRte Liebe ist
gesellschaftlich mitgepragt. Just gegen solche Zustande
begehren viele Kinstler im Namen der Natur auf.
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Alle Fahrnisse und Untiefen der (ehelichen) Verbindungen
finden ihren bildlichen Ausdruck. Bei Frank Kupka (,Der
Traum”, 1906/1909) schwebt das Paar in schier grenzenlosen
Glucksgefuhlen, bei Magnus Zeller (,Liebespaar”, 1919)
herrscht bereits gemeinsame Alltags-Erschopfung vor. 1Im
erntichterten Stil der Neuen Sachlichkeit schuf Jan Oeltjen
1927 sein ,Selbstbildnis mit Elsa”. Im grellroten Kleid drangt
seine Gefahrtin nach vorn, er bleibt mit irritiertem
Gesichtsausdruck im Hintergrund. Sie war Bildhauerin, er Maler
— und sie konkurrierten beruflich. Es soll eine schwierige Ehe
gewesen sein. Wer dieses Bild ansieht, kann es schmerzlich
ahnen.

Spatestens seit den 1960er Jahren wachsen grundsatzliche
Zweifel an haltbaren ,Beziehungen” — zuerst in den
seismographischen Kinsten. Beim Pop-Artisten Richard Lindner
gerinnt das Paar-Universum zur grellen, sexuell aufgeladenen
Signalwelt der Fetische — im Zeichen allseitiger Kauflichkeit
und Verfugbarkeit in der Warenwelt. Andy Warhol zeigt den
Moment vor dem Kino-Kuss als Bildstorung, Roy Lichtenstein das
Comic-Klischee vom Liebesweh. Jedes Gefuhl ist nur indirekt
vorhanden, als medial vermittelter Abklatsch.

Letzte Auslaufer der Auswahl ragen, etwa mit (Foto)-Arbeiten
von Anna und Bernhard Blume oder Rosemarie Trockel, bis in die
Gegenwart. Es sind vor allem mehr oder weniger ironische
Inszenierungen von Zweisamkeit. Doppelbodiges, hintersinniges
Spiel der Tauschungen. Aber auch verzweifelte Versuche, zu den
Ursprungen zuruckzufinden. Bis dahin herrscht einstweilen viel
Verwirrung. Nur eins ist gewiss: Die Sehnsucht horet nimmer
auf.

,Liebe. Love - Paare”. Gustav-Liibcke-Museum, Hamm (Neue
Bahnhofstrafe 9). Bis 1. Juni. Di-So 10-18 Uhr. Eintritt 6 €,
Katalog 29,90 €.



Was die Kunst zum Klingen
bringt — Arbeiten von Peter
Vogel in Bergkamen

geschrieben von Bernd Berke | 3. April 2009

Bergkamen. Die meisten Objekte ragen schlank auf, sie wirken
federleicht: Es sind filigrane Tiirmchen, allseits licht- und
luftdurchlassig. Doch diese Skulpturen haben es in sich, denn
sie stecken voller Technik.

Alles ist da fein miteinander vernetzt: Relais, Photozellen,
Motoren, Schaltkreise, Widerstande, Transistoren, Magnete,
Kondensatoren — und Lautsprecher, Wozu dieser ganze Aufwand?
Damit Ausstellungs-Besucher am zweckfreien Spiel der Kunst
ihre Freude haben — so auch jetzt in der Stadtischen Galerie
»50hle 1” in Bergkamen.

Steht man namlich vor diesen Arbeiten und wirft seinen
Schatten darauf, so entwickeln sie fur eine gewisse Zeit ihr
Eigenleben. Das Mindeste ist, dass sie leuchten, blinken oder
rotieren. O0ft aber erzeugen sie auch Klange. Jede dieser
Maschinen ,verhalt sich” anders, erscheint somit als
Individuum. Schon seltsam, wenn der eigene Schatten solche
Wirkungen hervorruft.

Der in Freiburg lebende Peter Vogel (Jahrgang 1937) befasst
sich seit den 1970er Jahren mit solchen tonenden Apparaturen.
Damals war Wechselwirkung zwischen Kunst und Betrachter
besonders gefragt — wohl auch im Namen des Freiheitsdranges
nach 1968. Auf schier alles selbst Einfluss nehmen zu konnen,
das war eine Sehnsucht des fortschrittlichen Zeitgeistes.
Allerdings: Wenn man’s bedenkt, so sind diese Kunst-Klange
vorherbestimmt. Man l6st sie lediglich aus.
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Bemerkenswert der Werdegang Vogels: Er ist Physiker und hat in
der Hirnforschung gearbeitet, versteht also fachlich einiges
von Wahrnehmungs-Mustern. Auch an fruhesten Versuchen zur
Computer-Graphik hatte er mit ausgepragtem Pioniergeist
Anteil. Irgendwann konnte er dann seine Leidenschaft fur
Kybernetik (Bewegungslehre) mit musischen Einfllissen des
Elternhauses (Vater Maler, Mutter Bildhauerin) gliucklich
vereinen.

Im Bergkamener Obergeschoss erstreckt sich eine mehrteilige
Klangwand, die man ,spielen” kann wie ein Instrument: Steht
man hier, ertont eine Trommel; geht man dorthin, setzen
elektronische Blaser ein. Noch ein paar Schritte weiter
gesellen sich Streicher und Keyboard hinzu. Bewegt man sich
hin und her, so schwellen diese Laute wechselweise an und ab.
Vogel macht sich solche Effekte zunutze, indem er gelegentlich
Tanzer einsetzt, die mit ihrem rhythmischen Schattenwurf die
Tone besonders virtuos hervorrufen.

Damit hatten wir also schon drei Kunstformen beieinander:
Skulptur, Musik und Tanz. In solchen Grenzgebieten fuhlt sich
der Freiburger wohl, der schon verschiedentlich Musik-
Festivals wie etwa die renommierten Donaueschinger Musiktage
bereichert hat.

So asthetisch das alles wirkt, so ausgekligelt ist es. Der
Eigenbau der Apparate verlangt hohe Prazision. Und die
Beschallung richtet sie nach peniblen ,Partituren”, deren
Umsetzung mal an Minimal Music, mal fast an Techno-Sounds
erinnert.

Schon ist’s, wenn technischer Verstand sich auf diese Art
verwirklicht, indem den Spieltrieb anspricht. Fast schon eine
Utopie: So harmlos, so menschenfreundlich kann Technik sein.

Peter Vogel - Licht, Klang, Bewegung. Interaktive
Klangobjekte. Bergkamen, Stadtische Galerie ,sohle 1~
(Jahnstr. 31). Bis 25. Mai. Geoffnet Di-Fr 10-12 und 14-17, Sa



14-17, So 11-18 Uhr.

INFOS

» Peter Vogel wurde 1937 in Freiburg geboren, wo er auch
heute lebt.

 Nach dem Physikstudium entwickelte er medizinische
Gerate.

 FUr einen Schweizer Pharma-Konzern arbeitete er von 1965
bis 1975 in der Gehirnforschung.

= 1969 erste Experimente mit beweglichen Plastiken.

= Seit 1975 ist Vogel freischaffender Kinstler.

= Schon 1langer her: Eine Werkschau zeigte 1997 das
Skulpturenmuseum ,Glaskasten” in Marl.

(Der Beitrag stand am 27. Marz 2008 in der ,Westfalischen
Rundschau“, Dortmund)

Manfred Deix: Explosion der
Gemutlichkeit

geschrieben von Bernd Berke | 3. April 2009

Oberhausen. Drei Namen, drei Marken: Helnwein - Haderer — und
Deix. Osterreich hat wahrlich nicht nur einen Zeichner
hervorgebracht, der menschliches Treiben mit bitterbdsem Blick
schildert. Und bei der Ludwig Galerie Schloss Oberhausen haben
sie diese ,hundsgemeinen” Kerle ganz besonders ins Herz
geschlossen.

Jetzt also Manfred Deix. Er zeigt samt und sonders Typen, vor
denen es einen graust. Widerliche Fleischberge, ekelhafte
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Visagen, geifernde Gier, abgrindige Lustbarkeiten. Durch und
durch vulgar geht es da zu — ja, es ist ein einziges
Vulgarien. Doch Deix behauptet, er uUbertreibe keineswegs.
Augen auf! Solche Herrschaften kodnnten einem tatsachlich
begegnen.

Schwarzeneggers
bizarre Jugend

Der Kurator der umfangreichen Schau, Prof. Peter Pachnicke,
sieht bei Deix etwas schwellend ,Barockes” am Werke, wahrend
dessen Freund und Konkurrent Haderer eher flr graziles Rokoko
stehe. So findet jeder Cartoonist seine kulturhistorische
Nische. Man muss sich abheben; erst recht in einem
Ubersichtlichen Land wie Osterreich. Trotzdem werden sie meist
in einem Atemzug genannt. Kinstlerschicksal.

Man fragt sich, ob Deix auch in ferneren Landern derartige
Aha-Erlebnisse auslost. Dort durfte die Wahrnehmung weniger
detailscharf sein. Denn thematisch und typologisch quillt
vieles ganz tief aus den Innereien der Alpenrepublik. Gerade
mal suddeutsche Gefilde konnen sich direkt mitgemeint fuhlen,
dann aber lasst es wohl schon nach. Braucht etwa jedes Land
seinen eigenen Deix?

Polit-Darsteller Osterreichs sind bevorzugte Ziele des Spotts.
Allen voran Figuren wie Waldheim und Haider. Doch auch ihre
Anhanger, die Rassismus hinter explosiv gefahrlicher
Gemutlichkeit verbergen, geben geradezu apokalyptische Bilder
her. Deix hat sie bis zur Kenntlichkeit entstellt. Kein
Soziologe schaut so scharf hin.

Satte 238 Arbeiten summieren sich in Oberhausen zur Werkschau.
Fast durchweg sind es Kleinformate. Um den Rundgang optisch zu
rhythmisieren, hat man jedoch einige Motive auf nie zuvor
gesehene UbergroBe aufgeplustert. Namenloser Schauder, wenn
die Groteske den Betrachter auch noch in solchen Dimensionen
uberfallt.



»Special Guest: Arnold Schwarzenegger” hiel8 es auf den
Einladungskarten zur Oberhausener Eroffnung. Manche haben
nachgefragt, ob ,Arnie” vorbeischauen werde. Nicht doch! Aber
Deix hat sich dem Aufstieg seines steirischen Landsmanns zum
Gouverneur von Kalifiornien auBerst hartnackig gewidmet. Er
phantasiert sich in eine bizarre Kindheit und Jugend des
einstigen Hollywood-Muskelprotzes und ,Terminators” hinein und
zeigt den Mann spater auch schon mal bigott und bitterlich
weinend, weill er leider, leider wieder einen
Hinrichtungsbefehl unterzeichnen muss.

Abgrundig auch jene Bilderreihen, auf denen ungeschlachte
ErzspieBer sich in unheimlicher Weise an kleinen Kindern
belustigen, ja aufgeilen. Porndse Phantasien dringen da bis in
die letzten Hirnwindungen von Hintertupfingen. Fleisches-Lust
als Fleisches-Ekel. Erhebt da vielleicht doch ein Moralist
seinen Zeigefinger? Nein, da leidet einer am Zustand der Zeit
— und spaft das Schlimmste zornig nieder.

,Deix in the City”. Ludwig Galerie Schloss Oberhausen. Bis 8.
Juni. Geoffnet Di-So 11-18 Uhr. Eintritt 6,50 Euro. Zwei
Kataloge: 14,90 und 17,95 Euro.

ZUR PERSON:

= Manfred Deix wurde 1949 in St. Polten (Niederosterreich)
geboren.

= Im zarten Alter von etwa acht Jahren, so sagt er selbst,
habe er fur andere Jungs auf deren dringliches Verlangen
hin nackte Frauen gezeichnet. Zum Lohn gab’s ein paar
Groschen — erste Einnahmen eines Kinstlers.

= 1960 (mit elf Jahren also) brachte Deix wodchentliche
Comicstrips bei einer Kirchenzeitung (!) unter.

= Ab 1968 Kunststudium an der Wiener Akademie.

= 1972 Erste Beitrage fur Magazine. Von nun an ging es
steil bergauf.



» 1980 erstes Cartoon-Buch, dem viele weitere folgten.

Rontgenblick auf den
Impressionismus - Wie die
Naturwissenschaft Spuren der
Kunst aufnimmt

geschrieben von Bernd Berke | 3. April 2009

Koln. Meist verhalt es sich so: Museum zeigt Kunst. Staunend
(oder verargert) steht man vor den Werken. Vielleicht liest
man spater ein paar Details nach. Das war’s dann. In Koln geht
es jetzt anders zu, namlich geradezu kriminalistisch.

FUr die neue, immens spannende Schau des Wallraf-Richartz-
Museums wurden Werke der Impressionisten buchstablich unter
die Lupe und unters Mikroskop genommen. Auch mit Infrarot- und
Rontgenstrahlen ruckte man den Bildern zu Leibe. Dabei haben
sie etliche Geheimnisse preisgegeben. Sogar ein gefalschter
,Monet” wurde entlarvt.

Der ungewodhnliche Zugang zur Kunst, der vor allem Material und
Arbeitstechniken in den Blick fasst, erhellt uUberhaupt so
manche Zusammenhange, uber die man sonst nie nachdenkt. So
sind denn auch beileibe nicht nur die Gemalde zu sehen. Auch
Grundlagen und Feinheiten der (natur)wissenschaftlichen
Spurensuche werden ausfuhrlich dokumentiert.

Was ein winziges
Stuck Pappelknospe
auf dem Olbild verrat

Beispiel: Die Impressionisten haben, so heift es immer, die
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Freilichtmalerei gleichsam erfunden. Eine Voraussetzung daflr
waren ubrigens auch bessere Bahn-Verbindungen in die Provinz.
Aber haben sie wirklich drauBen in der Natur gearbeitet — oder
nicht doch im Atelier? Mal so, mal so. BloBe Naturmotive
besagen noch gar nichts.

Ungleich beweiskraftiger ist es hingegen, wenn man unterm
Mikroskop sieht, dass etwa auf einem Bild von Gustave
Caillebotte ein winziges Stluckchen Pappelknospe in den
Olschlieren steckt. Das Bild zeigt eine Pappelallee. Passt
also! Ahnlich liegt der Fall bei Armand Guillaumin, der das
tosende ,Meer bei Saint-Palais” festgehalten hat.
Mikroskopisch kleine Sandkdrner auf der Leinwand deuten auf
Freiluftkunst bei Wind und Wetter hin. Ein Foto lasst ahnen,
wie beschwerlich dies trotz allem noch war: Ein sichtlich ubel
gelaunter Paul Ce’zanne schleppt sich an seiner Staffelei und
all den anderen Utensilien ab.

Weitere gangige These: Impressionisten haben meist spontan
gemalt. Hie und da spricht schon ein ruhiger Pinselstrich
gegen diese Annahme. Infrarotlicht enthullt die Wahrheit
genauer. Manche Kunstler (anfangs sogar van Gogh) haben erst
einmal Orientierungs-Gitter gezeichnet — und erst dann
schwungvoll den Pinsel gefuhrt.

Welche Art von Farben wurde damals eigentlich verwendet? Blode
Frage? Uberhaupt nicht! Vorher mussten Kinstler viele Pigmente
muhsam mischen und aufbereiten. Punktlich zur Zeit des
Impressionismus kamen vermehrt industriell gefertigte Farben
in ungeahnten Nuancen auf. Manche Farbtdone hatte man zuvor
schwerlich erzielen kodonnen. Auch daher also das berlihmte
Strahlen und Leuchten auf impressionistischen Gemalden. Ein
weiterer Aha-Effekt.

Auch die Erfindungen der Tube (in England) und kurz darauf des
Schraubverschlusses (in Frankreich) brachten die Kunst im 19.
Jahrhundert voran, machten ihre Ausubung jedenfalls bequemer.
Auguste Renoir hat gar stracks behauptet, ohne Farbtuben hatte



es gar keinen Impressionismus gegeben. Vordem gab’s Farbe z.
B. in Schweinsblasen. Hatte man die aufgestochen, trocknete
der Inhalt rasch aus. Mit der Tube ging alles viel leichter,
speziell unterwegs. Nur malen musste man noch selbst .

Rontgenstrahlen bringen noch viel mehr an den Tag. Unter einem
Paar-Bild von Auguste Renoir zeigt sich eine vOllig andere,
etwas wunbeholfene Komposition mit =zwei Frauenfiguren.
Wahrscheinlich war’s die Leinwand eines weniger begabten
Kollegen, der seine Bemuhungen verworfen hatte. Renoir hat sie
kurzerhand Ubermalt — und wohl Materialkosten gespart.

Und was ist mit Konnerschaft, Inspiration, Genie? Wird all das
auf solch nuchterne Weise entzaubert? Keineswegs. Man hat den
Kinstlern doch nur ein wenig uUber die Schulter gesehen. Das
Geheimnis der Schonheit bleibt weiterhin unergrindlich.

sImpressionismus — Wie das Licht auf die Leinwand kam”.
Wallraf-Richartz-Museum, Koln (Obenmarspforten, am Rathaus).
Bis 22. Juni. Geo6ffnet Di/Mi/Fr 10-18, Do 10-22, Sa/Soll-18
Uhr. Eintritt 9 Euro, Katalog 29 Euro.

DIE SACHE MIT DEM GEFALSCHTEN MONET-BILD:

» Bei den langwierigen Vorbereitungen zur Kolner Schau
stellte sich das Bild ,Seineufer bei Port-Villez” (1885
— Bild links) bereits im September 2003 als gefalscht
heraus. Es stammt nicht von Claude Monet.

Erst jungst machten die Museumsleute den Befund
offentlich. Jetzt dient die Falschung (Kolner
Eigenbesitz) als Anschauungsbeispiel.

» Gefundene Indizien:

» Der Falscher hat jedes WOolkchen exakt vorgezeichnet -
fast wie beim anfangerhaften ,Malen nach Zahlen”. Ein
Monet hatte das garantiert nicht notig gehabt.

»Die Namens-Signatur setzt gleich zweimal an. Der
Falscher hat also offenbar ,nachgebessert”.



= Spuren deuten klar darauf hin, dass das Bild mit
schmutzigen Lappen umwickelt wurde, damit es optisch
schneller alterte.

Okkulte Kunst: Vision und
Wahn

geschrieben von Bernd Berke | 3. April 2009

Mit spiritistischen Séancen und Tischeriicken fing es oft an.
Bald folgte das manische Malen: Es entstanden dann Hunderte,
ja Tausende von ,medialen” Bildern - angeblich aus dem
Jenseits diktiert oder von hoheren Wesen ,befohlen”. Das
Museum Bochum zeigt jetzt solch okkulte Kunst, deren Urheber
nicht selten in der Psychiatrie endeten.

Es ist keine Grusel-Schau. Aber es sind Grenzgange zwischen
Vision und Wahn, die einen nicht kalt lassen. Beklemmend ist
vielfach die Zwanghaftigkeit, immer und immer wieder dieselben
Formen und Figuren auf Leinwand oder Papier zu bannen. Mal
sind es Ornamente, mal schier endlose Schriftzige oder
entseelt starrende Augen, die den Betrachter durchbohren.
Solche Botschaften rihren an die Angste jedes Menschen.

Manchmal nah an
der Avantgarde

Es waren oft einfache Bauerinnen oder Handwerker, die fur
ubersinnliche Einflusterungen empfanglich waren, als ,Medien”
oder Hellseher bekannt wurden und irgendwann dem Bilderwahn
verfielen. Gelegentlich war ein Schock (etwa der Tod naher
Angehoriger) der Ausloser. Doch es gibt viele verschiedene
Lebenswege in diese AulBenbezirke der Kunst.
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Das Bochumer Museum fasst auch ,Geisterfotografie” in den
Blick. Da tauchen unversehens schemenhafte, lichtumflorte
Gestalten ,aus dem Jenseits” neben den vermeintlich medial
begabten (und gepeinigten) Menschen auf. Haufig wurden in
solchen Fallen Manipulation beim Entwickeln der Filme
nachgewiesen. Doch wer weiB schon felsenfest, ob es nicht doch
Erscheinungen gibt, von denen sich unsere Schulweisheit bisher
nichts traumen 1lasst?

Monstros sind mitunter die Dimensionen: Rund 500 000
Zeichnungen hat die 59-jahrige Berlinerin Vanda Vieira Schmidt
zu riesigen Saulen aufgeschichtet. Ihr erklartes Ziel ist die
endgultige Rettung des Weltfriedens. Es ist ein unheimliches
Ankampfen gegen diffuse Bedrohungen, die es ja gibt und die
sie vielleicht nur starker spurt als gewdhnliche Menschen.

Gehoren derlei Bilder ins Museum? Aber ja! Unbedingt. Haben
denn nicht auch die groBen Surrealisten die Trance, den
unbewussten ,Automatismus” beim Malen und Schreiben gepriesen?
Auch das war also (ob mit oder ohne Drogen) Inspiration, die
auf irrationale Weise ,eingegeben” wurde. Gar nicht zu reden
vom Genie, das gemeinhin als ,verruckt” gilt.

Von der anderen Seite her besehen: Einige der in Bochum
gezeigten Werke sind verbluffend nah an den Avantgarden ihrer
jeweiligen Zeit. Die Franzosin Marguerite Burnat-Provins
(1872-1952) bewegt sich auf den Hohen anerkannter Symbolisten
und Jugendstilmeister. Die Schwedin Hilma af Klint wagt den
Sprung in die Abstraktion ungefahr zur gleichen Zeit wie der
berihmte Wassily Kandinsky. Und die textreichen
Schaukastenbilder des Amerikaners Paul Laffoley, die von
Kontakten mit AuBerirdischen und phantastischen Zeitreisen
kinden, ahneln ausgeklugelten Schopfungen der Konzeptkunst.

Auch biographisch gibt es Beruhrungspunkte: Der Surrealist
Antonin Artaud hat seinerzeit den selben Psychiater aufgesucht
wie der Franzose Raphael Lonné. Dessen Bilder wiederum kaufte
der Kunstler Jean Dubuffet, der sich zu seinen wildwlchsigen



Werken (Stichwort ,Art brut” = , rohe Kunst”) von Bildfindungen
so genannter ,Geisteskranker” anregen lielR. Fliellende Grenzen.

Doch beim wahnhaften Malen scheint uUber kurz oder lang
jegliche Art der &sthetischen Uberprifung zu schwinden. Die
Formen maandern regellos dahin — oder sind im Gegenteil
zwanghaft geordnet, in stets gleichen Wiederholungsmustern
angelegt. Schein-0Ordnungen, die sich gegen inneres Chaos
stemmen. Diese Innenwelten wuchern zu kompletten Wahn-
Systemen. Wenn man in diese Gefilde auch nur ein paar Schritte
weit folgt, ist es schon schaurig genug.

»The Message. Kunst und Okkultismus”. Museum Bochum,
Kortumstr. 147. Bis 13. April. Di-So 10-17 Uhr. Eintritt 3 €.
Katalog 28 €.

AM RANDE

Zur Bochumer Schau gehort auch ein 1967 gedrehter Film. Der
Streifen handelt vom US-Liftboy Ted Serios (1918-2006), der 1in
den 1960er Jahren angeblich seine Gedanken auf Polaroid-
Sofortbilder bannen konnte. Unter Psychologen-Aufsicht kam das
Polaroid-Modell 95 zum Einsatz - mit Blitz, Blende 3,
Entfernung auf ,unendlich”. Vors Objektiv wurde ein Zylinder
gesetzt, um Gedanken zu ,bundeln”. Mal tauchte auf den Fotos
ein schemenhafter ,Neandertaler” auf, mal ein verschwommener
»Bus”. Am 15. Juni 1967 war Schluss mit dem (faulen?) Zauber.
Danach gelangen Serios keinerlei ,Gedankenfotos” mehr. Schon
vorher brauchte er gelegentlich einige Flaschen Bier als
Ansporn.



Was die Kultur dem Schaf
verdankt

geschrieben von Bernd Berke | 3. April 2009
Vreden/Minsterland. Ausstellungen kann man uber alles und
jedes machen, wenn man nur die richtigen Belegstiicke hat.
Warum also nicht mal die Schafe als Figuren der
Kulturgeschichte betrachten? Aber mah!

Das volkskundlich orientierte Hamaland-Museum im
minsterlandischen Ortchen Vreden (bei Borken) liegt in einer
Landschaft, in der fruher vielfach Schafzucht betrieben wurde.
Heute beschrankt sich das Gewerbe fast nur noch auf
touristische Streichelangebote.

Mit der einschlagigen Redensart ,Bring dein Schafchen ins
Trockene” hatte das Museum die Bevodlkerung aufgefordert,
Schafe in jeder Form zeitweise zu stiften. Die versammelten
Niedlichkeiten (aus Stoff, Holz, Plastik usw.) fullen nun
gleich mehrere Vitrinen. Und es lasst sich nicht leugnen, dass
die Tierchen es dort trocken haben.

Von der Bibel bis zum Krimi

Uberhaupt die Redewendungen: Der sprichwdrtliche Wolf im
Schafspelz (Bibelquelle Matthaus 7-15), das ,schwarze Schaf”
in der Familie und viele weitere werden aufgelistet. Das Schaf
hat somit (auf dem Umweg uber die menschliche Phantasie) auch
die Sprachgeschichte mitgepragt. Und wenn’s dann mal genug
ist, soll Schafchenzahlen beim Einschlafen helfen.

Die kleine, thematisch fast schon uUberfrachtete Schau blattert
so gut wie alles auf, woran man beim Stichwort ,Schaf” denkt.
Museumsleiterin Annette Menke lenkt z. B. den Blick zurick auf
die Rokoko-Literatur, die sich oft in paradiesisch-galanten
,Schaferspielen” erging. Auch GroBen wie Wieland und Gellert
haben diesem neckisch-erotischen Genre gefront. Von daher
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riuhrt das heute noch gelaufige Wort ,Schaferstundchen”. Auch
ein Komponist wie Mozart hat sich von der Zeitmode anstecken
lassen, so etwa mit seiner Schopfung ,Bastien und Bastienne”.

Neuere Bucher kommen in anderer Weise aufs Thema zuruck: Mit
,Glennkill” entstand der Schafskrimi. Katzen als Ermittler -
das gab’s ja schon langst. Jetzt kombinieren auch kluge
Schafe. Ausgeblendet hat man in Vreden das Kino und die
kostliche TV-Kinderserie ,Shaun das Schaf”, die gleichfalls
alle Vorstellungen vom etwas dusseligen Tier Lugen straft. Ein
Imagewandel: Das Schaf steht neuerdings deutlich besser da in
der Landschaft.

Auch der Aberglaube spielt eine Rolle

Selbstverstandlich spielen Schaf und Lamm (Agnus Dei — ,Lamm
Gottes”) eine besondere Rolle in der Bibel. Mal als Symbol fur
Jesus, mal als standige Begleitung bestimmter Heiliger — oder
auch als unschuldsvolles Opfertier. Gemalde beispielsweise von
Grunewald gibt es in Vreden naturlich nur als Repro-Druck.

Daneben ist allerlei religidser Devotionalienkitsch zu sehen.
Da haben die Schafe keine tiefere symbolische Bedeutung mehr,
sondern dienen als Staffage — am liebsten im Verein mit
Kindern. Betont wird stets das Naive, Harmlos-Friedfertige und
Wehrlos-Geduldige, das dieser Tierart angeblich zu eigen ist.
Man kann sich so seine Gedanken machen: Bis wann ist es noch
(ein Hauch von) Hochkultur, und ab wann kann man von
»herabgesunkenem Kulturgut” sprechen?

Die weiteren Exponate kiunden denn auch vorwiegend von
sachlichen ,Niederungen” des Alltags. Etliche Produkte haben
ja mit Schafen zu schaffen — von der Schafsmilch-Seife uber
Schafskase, Lammfleisch und Lanolin (gewonnen aus Talg,
verwendet als Grundstoff fur Kosmetik) bis zur Wolle.

Man erfahrt dabei am Rande auch unerquickliche Einzelheiten
etwa uUber Persianerfelle, die aus Schafswolle erzeugt werden.
Sie stammt von Tieren, die gezielt drei oder vier Tage nach



der Geburt getdotet werden. Zu diesem Zeitpunkt sollen die
Locken besonders fein sein .

Zoologie und Zucht werden ebenfalls knapp gestreift. Und der
volkstumliche Aberglaube tritt gar vielfaltig hervor. Eine
entgegenkommende Schafherde bringe Glick, hiel8 es fruher.
Achten Sie beim nachsten Ausflug mal drauf!

sLammfromm oder bockbeinig - Das Schaf in der
Kulturgeschichte”. Hamaland-Museum (Kreis Borken) in
Vreden/Miinsterland, Butenwall 4. Tel.: 02564/39 18-0. Bis 30
Marz. Di bis So 10-17 Uhr. http://www.hamaland-museum.de/

AM RANDE:

= Ein Thema der Schau: der Aberglaube ums Schaf.

= In Braunschweig hielB es einst: Wer dreimal ein Lamm 1in
seine Schuhe hineinschnuppern 1lasst, wird seine
Erkaltung los.

= In Bohmen lautete der Rat, man misse morgens in aller
Friuhe eine Schafherde durch ein Sieb betrachten, um zu
genesen.

= Litauen: ,Verrufene” Kinder sollten drei Tropfen Blut
aus dem linken Ohr eines Schafes trinken .

Emil Nolde oder: Die Natur
ist von Geistern beseelt -
Ausstellung in der
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Bielefelder Kunsthalle

geschrieben von Bernd Berke | 3. April 2009

Die Bielefelder Kunsthalle begibt sich auf seifig glattes
Begriffs-Gelande. Sie spiiren dort jetzt dem ,Nordischen” in
der Kunst des beriihmten Expressionisten Emil Nolde (1867-1956)
nach.

Da wird man hellhorig, denn das Wort hat eine wechselhafte,
nicht unproblematische Geschichte. Oft genug musste es
herhalten, um das ,Germanentum”“ aufzuplustern.

Doch halt! Nicht gleich die ganz grolle Verdachtskeule
schwingen. Bei Nolde bestand die Hinwendung zum ,Nordischen”
zunachst einmal in der Weigerung, die damals Uubliche Kunst-
Pilgerreise nach Rom zu unternehmen. Verpont waren Nolde die
lieblichen Landschaften und das allzu gefallige Licht.

Man sieht sogleich, welche Richtung Nolde stattdessen
einschlug. Drei fulminante Bilder von heftig aufgewlhlten
Herbstmeeren hangen in Bielefeld nebeneinander — allesamt
entstanden auf der heute danischen Ostsee-Insel Alsen, wo
Nolde seinerzeit ein Bretterbuden-Atelier direkt am Strand
hatte und bei allen Winden und Wettern malte. Nur: Von sanften
Brisen kann meist keine Rede sein.

Spater wurde das (klimatisch noch rauere) nordfriesische
Seebull zum Lebensmittelpunkt. Von der dort ansassigen Nolde-
Stiftung kommen jetzt auch die meisten Leihgaben, darunter
noch nie O0ffentlich gezeigte Bilder. Da lohnt sich also
wiederum die Wallfahrt nach Bielefeld.

»Nordisch”, das war seit den Tagen eines Caspar David
Friedrich (in Noldes Epoche durch Munch und van Gogh
verstarkt) der innige Blick auf die engere heimatliche
Umgebung; auf einfache Menschen wie Bauern und Fischer, die
widrigen Lebens-umstanden trotzen. Entweder sind sie einsam
den Elementen ausgesetzt, oder sie ricken ganz dicht und
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beinahe verschwOorerisch zusammen. Die Palette ist insgesamt
deutlich dunkler als in sudlichen Gefilden. Doch just bei
Nolde kommen haufig feurige, grellgelbe oder blutrote
Luftgebilde zum Vorschein. Farben als Aufschreie in der
Dammerung. Und diese Tone werden immer freier, sie lodsen sich
vom Bildgegenstand.

Gewiss: Anfangs scheint auch schon mal impressionistisch
flirrendes Licht in Noldes Garten, es umspielt idyllische
Hausansichten oder zwei Blondinen. Auch hat er mit , Leute im
Dorfkrug” (1912) Cézanne nahezu plagiiert. Doch seine Welt ist
vorwiegend dramatisch. Die Naturschauspiele sind geradezu
beseelt von riesenhaften Wolkenfingern oder tosenden Wogen.

Mit eher harmlosen Natur-Gesichtern hatte sich Nolde aus
ungeliebten Brotberufen (Holzschnitzer in Modbelfabriken,
Zeichenlehrer) befreien konnen: Ein ,lachelndes Matterhorn”
und andere neckisch belebte Berggeister hatten ihm als
Postkarten so viel Geld eingebracht, dass er fortan fur sich
arbeiten konnte. Spater gab’s wieder hartere Zeiten. Seine
Frau Ada, eigentlich Schauspielerin, verdingte sich zur Not
schon mal als ,Ganseliesel” im Varieté.

In den 20er Jahren hatte er sich endgultig durchgesetzt. Es
gab spater gar eine Nazi-Fraktion, die sich den Nordmann als
Haupt- und Staatskiunstler winschte. Doch Hitler sprach dagegen
ein Machtwort. 1941 erhielt Nolde Malverbot und schuf heimlich
nur noch lieh kleinformatige Aquarelle. Auch davon gibt es
einige Proben in Bielefeld.

Eine spezielle, ins karikierend Groteske reichende Abteilung
der Schau zeigt Noldes Spuk- und Spodkenkieker-Phantasien.
Gespenstische, zuweilen zittrig erregte Wesen geistern durch
die nordischen Nachte. Man meint, sie diebisch kichern zu
horen. Es ist, als habe Nolde die huschenden Geister nur aus
den Augenwinkeln erhascht — und dann gebannt. Famos!




DATEN UND FAKTEN

Lange her: Die letzte groBe Nolde-Ausstellung in
Bielefeld hiel8 1971 ,Masken und Figuren“.

Eine legendare Schau gab es 1912 in Hagen, wo sich
damals das Folkwang Museum befand: Nolde stellte dort
seinen Zyklus ,Leben Christi® aus — zum Verdruss
klerikaler Kreise.

= Daten zur jetzigen Schau: ,Emil Nolde — Begegnung mit
dem Nordischen”. 3. Februar bis 12. Mai. Kunsthalle
Bielefeld, Artur-Ladebeck-StraBe 5. Di, Do, Fr, So
11-18, Mi 11-21, Sa 10-18 Uhr. Eintritt 7 €, Katalog
19,80 €.

= Parallel in Berlin: Im Nolde-Museum geht es ab heute bis
18. Mai um die Sudseereise des Malers.

(Der Artikel stand am 1.2.2008 1in der ,Westfalischen
Rundschau™)

Witten erwagt Bilderverkaufe
zur Baufinanzierung

geschrieben von Bernd Berke | 3. April 2009

Witten. Bahnt sich in Dortmunds Nachbargemeinde Witten ein
Kulturskandal an? Es gibt offenbar Uberlegungen bei der Stadt,
einige Bilder aus dem Besitz des Markischen Museums zu
verkaufen, um Geld fiir den Neubau eines ,Wissenszentrums” zu
beschaffen.

Derlei Verkaufe aus Bestanden o6ffentlicher Museen sind
verpont. Sie gelten allenfalls als tragbar, wenn
Sammelschwerpunkte behutsam begradigt werden sollen,
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keineswegs aber als Hilfsmittel zur Baufinanzierung. Vor
Jahren gab es heftige Aufregung, als das Hagener Osthaus-
Museum sich (aus ganz anderen Grinden) von einzelnen Werken
trennte.

Jetzt also scheint’s Arger in Witten zu geben. Eine neu
begrindete Kunstinitiative will bei den Planen der Stadt ein
gewichtiges Wortchen mitreden. Rund 600 Unterschriften gegen
die angeblich drohenden Bilderverkaufe (vorwiegend
unterzeichneten Kunstler, Professoren und Studenten) hat
dieser Zusammenschluss fachkundiger Burger bereits gesammelt.

Einer der Kopfe der Initiative ist Prof. Volker Lehnert, der
in Witten wohnt und stellvertretender Leiter der Stuttgarter
Kunstakademie ist. Er sagt: ,Ein Bilderverkauf, um Beton zu
finanzieren, ware entweder heillos naiv oder perfide.“

Lehnert und seine Mitstreiter, darunter auch Wittens fruherer
Kulturdezernent Gert Buhren, furchten nicht nur einen
Bilderverkauf. Das kunftige Wissenszentrum soll Museum,
Stadtblicherei und Stadtarchiv quasi unter einem Dach
zusammenfassen. Dabei Kkonnte, wenn es nach einer
Machbarkeitsstudie geht, der Museumsanbau von 1988 komplett
wegfallen, sprich: Die Ausstellungsflache wurde erheblich
schrumpfen und sich nur noch auf den Altbau beschranken.
Weitere Kritikpunkte der Initiative: Es gebe kein tragfahiges
Museumskonzept, und es stehe nicht-einmal fest, ob der
demnachst frei werdende Posten der Museumsleitung wieder
ordentlich besetzt werde.

Das Wissenszentrum, sinnigerweise als Wittener Projekt fur die
Kulturhauptstadt Ruhr 2010 angemeldet, diurfte die unter
Sparzwangen stehende Stadt rund 5 bis 7 Millionen Euro kosten
— Geld, das erst einmal aufgebracht werden muss, eben
eventuell auch durch besagte Bilderverkaufe. Unter anderem ist
von einem Werk Emil Noldes die Rede. Kein Pappenstiel also.

Die Stadt mochte nun die Wogen glatten. Stadtsprecher Jochen



Kompernal erschien gestern zur eilends einberufenen
Pressekonferenz der Kunstinititaive und beteuerte, es sei noch
gar nichts entschieden. Man befinde sich beim Projekt
JWissenszentrum“ mitten in den Voruberlegungen, und es werde
offentliche Anhorungen geben. Auf die weitere Entwicklung darf
man gespannt sein.

Die ,Neuen Wilden“ von
Familie Berg

geschrieben von Bernd Berke | 3. April 2009
Bochum. So umfangreich haben die Sammler ihre eigenen Schatze

noch nie beisammen gesehen: Die Eheleute Christine und Hans
Berg fiillen mit Teilen ihrer beachtlichen Kunst-Kollektion
jetzt alle Etagen des Bochumer Museums.

Die Bergs hatten friher in Herne ein Familien-Unternehmen, das
Rohren fur Pipelines fabrizierte. In diesem Betrieb stellten
sie alsbald Kunst aus — was vor uber 30 Jahren noch nicht gang
und gabe war. Als die Firma im Mannesmann-Konzern (bzw.
~Europipe”) aufging, zogen sie sich allmdhlich aus den
Tagesgeschaften zuruiuck. Heute leben sie komfortabel in der
Schweiz (Luzern) und Italien.

Nicht so sehr mit kunsthistorischer Beratung haben sie ihre
Sammlung aufgebaut, sondern eher spontan, personlichen
Vorlieben folgend - und fast immer einvernehmlich.
Spekulationen auf steigende Werte hatten dabei keine Rolle
gespielt, versichert Hans Berg. Er nennt einen anderen
Beweggrund: ,Ich habe eine Gegenwelt zur Wirtschaft gesucht.”
Eine Sphare jenseits der Sachzwange also.

Und tatsachlich: Nach den ersten Erwerbungen fingen die Bergs
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bald Feuer und knupften Kontakte zu Kinstlern — vor allem zu
jenen, die in den fruhen 80er Jahren im Umkreis der so
genannten ,Neuen Wilden” die Szene beherrschten. Man irrte
irgendwo 1in zeitgeschichtlichen Untiefen zwischen dem
bleiernen deutschen Terrorherbst und den Vorboten der
deutschen Vereinigung umher. Die Atmosphare: Etliche
Nachtseiten mit dem einen oder anderen (Neon)-Licht-schein.
Und viel Archaisches, das in die Gegenwart ragte.

Inzwischen ist es weitaus stiller um K. H. HOodicke, Helmut
Middendorf oder den geburtigen Dortmunder Norbert Tadeusz
geworden, so dass die Bochumer Prasentation einer Wieder-
Entdeckung gleichkommt. Besonders eine Raumfolge mit
GroBformaten beschert diesen Malern einen grandiosen Auftritt
— mit so exquisiten Bildern wie etwa Hodickes ,Schrott”
(1976), einem geisterhaften Trio verrosteter Automobile.
Middendorf s Berliner ,Grollstadteingeborene” (1980) sind
geradezu vollgesogen mit dem Zeitgeist von damals. Tadeusz’
wiuste Fleischbeschauen (egal, ob beim Metzger oder als
Frauenakt) rucken dem Betrachter immer noch verstorend
zuleibe. Den Kontakt zu Tadeusz bekam das Sammlerehepaar
ubrigens nach dessen Werkschau im Dortmunder Ostwall-Museum.

Auch Einzelstucke der klassischen Moderne (Nolde, Macke) und
der informellen Nachkriegskunst (Emil Schumacher, Bernard
Schultze) finden sich in der Auswahl. Hans Berg: ,Wir hatten
gern noch viel mehr gezeigt.” Doch Bochums Museumschef Hans
Gunter Golinski hat ihn davon UuUberzeugt, dass die
Ausstellungsraume nicht ,Uberladen” werden durften. In der
Tat: Auch so gibt es reichlich zu sehen. Und vielleicht ist
das Ganze ja furs Bochumer Museum eine Option auf die Zukunft?
Wer weils.

Man kann 1in dieser Schau farblichen oder energetischen
»,Grundklangen“ nachspliren, die sich mitunter quer durch die
Sammlung ziehen. Nur ein Beispiel: Es ist, als werde das
magische Leuchten auf Noldes Bildern von Gotthard Graubners
subtilen Farbkissen beantwortet. Bestimmt kein blofBBer Zufall,



denn: Wo mit Leidenschaft gesammelt wird, ergeben sich solche
Zusammenhange.

Deutsche Malerei aus der Sammlung Berg. Museum Bochum,
Kortumstrafe. Bis 6. Januar 2008. Geoffnet Di-So 10-17, Mi
10-20 Uhr. Eintritt 3 Euro, Katalog 20 Euro.

»Die Sammlung Berg umfasst rund 300 kunstlerische
Arbeiten. In der Ausstellung im Museum Bochum sind davon
rund 130 zu sehen.

= Auch personliche Erinnerungen verbinden sich mit den
Werken. Bei vielen Bildern haben die Sammler den
Entstehungsprozess beobachten konnen.

In einem zerklufteten ,Saurier“-Bild von Bernard
Schultze versteckten die Kinder gar einst Ostereier —
nahezu unauffindbar. Das robuste Werk nahm dabei keinen
Schaden.

= Der Maler Bernd Finkeldei hat 1995 gleich die ganze
Familie Berg nach fotorealistischer Manier grol3formatig
verewigt.

(Der Artikel stand am 13. Dezember 2007 in der ,Westfalischen
Rundschau”)

,Freiheit der Linie": Wie
Kiinstler die Gefiihle steigern

geschrieben von Bernd Berke | 3. April 2009
Minster. Mit Farbe, Form und Linie muss sich jeder Kiinstler
befassen. Das Landesmuseum in Miinster greift eins dieser
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Grundelemente heraus: die Linie. Nicht einfach so, sondern mit
konkreten und teilweise verbliiffenden Beziigen.

Die These lautet ungefahr so: Im Jugendstil wurde die Linie
zusehends freier behandelt. Sie 10ste sich immer mehr vom
dargestellten Gegenstand und drickte schon durch ihren blofRen
Verlauf gesteigerte Gefuhle aus; zuweilen geschmacklerisch und
ornamental, aber oft auch empfindsam, geradezu
seismographisch. Genau bei solchen Bewegungen konnten die
Expressionisten anknupfen, denen es just um (manchmal steil
aufragende) Emotionen ging. Bei ihnen gewann die Linie Kraft
und Spannung.

In der Linie liegt die Kraft

Die Munsteraner Schau versammelt nun uUberraschend deutliche
Belege dafur, dass auch Kinstler im Jugendstil wurzeln, von
denen man das nicht (mehr) weill: Das Schaffen von Wassily
Kandinsky, Franz Marc, Paul Klee und Ernst Ludwig Kirchner
wird zuruckgefihrt auf solche Urspruiunge. Was hier aus ihren
Frihzeiten gezeigt wird, steht tatsachlich noch im Bann des
Jugendstils. Erst im Lauf der Jahre gingen sie eigene Wege.

Beispiel Kandinsky 1907 noch ein lineares Wellenspiel aus
Kleidung und Haaren (,Der Spiegel”), ganz im Geist des
Jugendstils, bis 1911 dann der kiuhne Sprung ins ganzlich
Freie. Die Linien halten das Bildgefliuge nur noch vage
zusammen, sie sind zum Ausdrucksmittel geworden.

Als Kristallisationsfigur des Ubergangs hat Ausstellungs-
Kurator Erich Franz einen Mann namens Hermann Obrrist
(1862-1927) ausgemacht. Franz versichert: ,Es ist keine
Bildungslucke, Obrist nicht zu kennen”. Seit rund 40 Jahren
sei dieser Jugendstil-Kinstler in deutschen Museen praktisch
nicht mehr prasent. Eine ,Ausgrabung“ also. Der gebilrtige
Schweizer Obrist hat — im Spannungsfeld zwischen Kunst und
Kunstgewerbe — das freie Spiel der Linien bis zum Rand der
Abstraktion getrieben. Dabei werden bereits expressive



Qualitaten sichtbar. Ein um 1895 von Obrist entworfener
Wandbehang zeigt laut Titel Alpenveilchen, wirkt aber eher wie
eine flammende Linien-Schrift oder (so befand damals ein
Kritiker) gar wie ein ,Peitschenhieb”. Fur die Munsteraner
Schau wurde das Werk in rund 600 Stunden muhsamer Handarbeit
nachgestickt, es erstrahlt nun fast wie in der Ursprungszeit.
Das Original in Munchen ist hingegen arg ramponiert.

Obrist, der vorwiegend in Minchen lebte und arbeitete, hat mit
derlei Formfindungen direkten Einfluss ausgeubt: Kandinsky war
mit ihm befreundet, Kirchner hat um 1902 bei ihm das Zeichnen
gelernt. Auch Marc und Klee nahmen seine Anregungen auf — und
wandelten sie ab. Durch Entwurfe fur Alltagsgegenstande,
Brunnen und Denkmaler hat Obrist wohl auch den nachmals
berihmten Architekten Peter Behrens und Henry van de Velde
AnstoBe gegeben.

Es herrscht ein Stilwille, der die sichtbare Wirklichkeit
hinter sich lasst. Hochinteressant ist es zu sehen, dass Marcs
Tierfiguren sich den Linienfiuhrungen des Jugendstils
entwickeln, gleichsam daraus hervorwinden. Es ist wie eine
Geburt, ein groBRes Werden.

Mit Vorlaufern vor aus Frankreich beginnt der Reigen. Im
Zeichen einer grassierenden Japan-Mode (,Japonismus”) wurde
die vordem im Historismus schwelgende Kunst entschlackt,
vereinfacht, auf pflanzlich inspiriertes Formenvokabular
reduziert. Eine Abfolge von Madchenbildnissen (Edvard Munch,
Ferdinand Hodler) beweist sinnfallig die neue Schlichtheit. In
ihr verbargen sich ungeahnte, zuweilen erschutternd intensive
Ausdruckswerte.

INFOS

» ,Freiheit der Linie. Von Obrist und dem Jugendstil zu
Marc, Klee und Kirchner.“
 Landesmuseum fur Kunst und Kulturgeschichte, Minster



(Domplatz)

» Ausstellung bis zum 17. Februar 2008. Gedoffnet Di-So
10-18 Uhr, Do 10-21 Uhr. Eintritt 5 Euro, Familie 11
Euro. Katalog 27 Euro.

Kreis Unna: Millionen fiirs
Haus der Moderne gesucht

geschrieben von Bernd Berke | 3. April 2009

Unna/Holzwickede. Es ist offenbar ein grofes Rad, an dem der
Kreis Unna dreht: Um die hochkaratige Wiesbadener
Kunstsammlung Brabant in ein kiinftiges ,Haus der Moderne*“
einzubringen, miissen zuvor 10 Millionen Euro Spenden gesammelt
werden.

»Eine Vision mit groBen Chancen” nannte gestern die
Kulturdezernentin des Kreises Unna, Gabriele Warminski-
LeitheuBer, das Projekt. In der Tat: Der Sammler Frank Brabant
(69) hat seine eindeutige Zusage gegeben. Er ist zu dem
Schluss gekommen, dass seine Bilderschatze beim Kreis Unna in
guten Handen sind. Alles Vertrauenssache. Unna erhalt somit
den Vorzug etwa vor dem Landesmuseum in Schwerin (Brabants
Geburtsstadt) und diversen Hausern in Sudddeutschland.

Der Sammler ist als Kaufmann tatig und erwirbt seit rund 45
Jahren Bilder. Das allererste Werk, einen Holzschnitt fur
damals 300 Mark, musste er noch auf Raten finanzieren. Brabant
ubt zwar keinen zeitlichen Druck aus. Aber eins ist klar:
Allein mit offentlichem Geld ist das Vorhaben nicht zu
stemmen. Die finanziellen Fakten: Der museumstaugliche Umbau
des historischen Hauses Opherdicke (in Holzwickede) dirfte
rund 5 Millionen Euro kosten. Beim Kreis Unna hofft man, 80
Prozent dieser Summe durch Zuschisse des Landes NRW
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aufzubringen. In diesem Falle misste der Kreis selbst also
rund 1 Million Euro ausgeben.

Damit nicht genug. Wenn die Sammlung erst einmal im Haus
Opherdicke untergebracht ist, fallen Betriebskosten von cirka
500 000 Euro pro Jahr an. Plan der Kulturdezernentin: Es soll
eine Stiftung gegrindet und mit 10 Millionen Euro Kapital
ausgestattet werden. Aus den Ertragen konnte man die laufenden
Kosten bestreiten. Hierfur waren, wie gesagt, namhafte Spenden
notig. Warminski-LeitheuBer: ,Wir werden jetzt ,Klinken
putzen’ gehen.” Sprich: fur gut’ Wetter bei moglichen privaten
Geldgebern sorgen.

Und wenn das alles klappt? Dann wiurde sich der Kreis Unna in
einer ganz anderen Liga wiederfinden. Man konnte mit teilweise
hochrangigen Gemalden und Graphik (z. B. von Beckmann,
Chagall, Feininger, Kandinsky, Klee, Marc, Nolde, Picasso und
Warhol) locken. Einige Kostproben der 450 Stiucke umfassenden
Kollektion waren 2006 auf Schloss Cappenberg zu sehen. 25 000
Besucher interessierten sich fur den Querschnitt, dessen
Qualitat Verhandlungen mit dem

Sammler in Gang brachte.

Gunstiger Umstand: NRW-Ministerprasident Jurgen Ruttgers hat
sich die Schau seinerzeit personlich angesehen. Am Donnerstag
dieser Woche gibt es in Dusseldorf Gesprache von Vertretern
des Kreises Unna mit NRW-Kulturstaatssekretar Hans-Heinrich
Grosse-Brockhoff. Dabei sollen Bedingungen flir etwaige
Landeszuschlisse zum Umbau des Hauses Opherdicke erortert
werden.

Thomas Hengstenberg, Fachbereichsleiter fur Kultur und Medien
beim Kreis Unna, hat bereits erste Studien zur Umsetzung
erstellt. Das idyllisch gelegene, denkmalgeschutzte Haus
Opherdicke bietet reichlich Platz und eine recht gute
Verkehrsanbindung. Bereits im Umkreis von nur 25 Kilometern
leben etwa 2 Millionen Mensschen 5,6 Millionen wohnen 1im
Radius von 50 Kilometern.



Die Sammlung, derzeit mehr schlecht als recht in Brabants
Dachwohnung untergebracht (bis in den Sanitarbereich hinein),
soll in Holzwickede durch Zukaufe erganzt werden. Man will
nicht das ganze Konvolut auf einmal zeigen, sondern
thematische Wechselausstellungen arrangieren. Damit die
Kollektion verninftig erschlossen werden kann, sollen
Kunsthistoriker der regionalen Hochschulen Zugang fur
Forschungen erhalten.

Ubrigens: Die Eréffnung des ,Hauses der Moderne” wiirde der
Kreis gerne 2010 feiern — im Jahr der Kulturhauptstadt.

(Der Beitrag stand am 27. November 2007 in &hnlicher Form 1in
der ,Westfalischen Rundschau“)

Thomas Virnich: Keine Angst
vor dem Teufel

geschrieben von Bernd Berke | 3. April 2009

Schwerte. Erstaunlich windschief wirkt dieser ,Doppeldom“.
Auch scheint die phantasievoll nachempfundene Koélner
Kathedrale zu zerflieBen wie Kerzenwachs. Doch dem fragilen
Skulpturen-Bauwerk ist auch freudige Beweglichkeit eigen; ganz
so, als konnte es alle wechselnden Zeiten iiberstehen.

Die Arbeit ist jetzt in der Katholischen Akademie in Schwerte
zu sehen und stammt vom documenta-erprobten Bildhauer Thomas
Virnich (Jahrgang 1957). Die teilweise noch nie o6ffentlich
gezeigten Plastiken flgen sich bestens in die Schwerter
Ausstellungs-Reihe ,Transzendenz 1im Augenschein”. Deren
weltoffene Zielsetzung, abseits von verkrampften Kirchenkunst-
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Debatten: Nicht fromme Auftragswerke sollen hier zum Zuge
kommen, sondern freie, autonome Schopfungen, die allerdings im
weitesten Sinne auch auf ,Jenseitiges” verweisen konnen.

Gern zeigt Virnich die ganze Erde im Modell, das Kleine findet
dabei furchtlos Platz im groflen Ganzen. So hat er einen
allseits bruchigen Globus ersonnen und mit frohlichen Narren
bevolkert (,Spiel-Welt”“). Ein anderer Erdball hangt von der
Decke herab und lasst verwirrend viele Teilansichten seines
Atelier-Anwesens in Monchengladbach, eines alten
Schulgebaudes, erkennen (,Meine Schule - ein Planet”).
Eisenstlicke vom Schrottplatz, durch ungeheure Krafte verformt,
geraten zu Sinnbildern fudr Mann und Frau. Ein Monumentalbau
wie das Colosseum gibt Gelegenheit zum hintersinnigen
Formenspiel zwischen Kern und Schale.

Manchmal ist Virnich ganz dicht dran an religidosen Themen. Der
Petersdom ist bei ihm freilich von Pappe, er ,klebt” als stark
verfremdeter Modellbausatz an der Wand. Ein kleines Bronze-
~Teufelchen” kommt derweil als harmloser Kobold daher. Auch
hier also kein Grund zu Angst und Furcht. Doch gebrannte
Keramik lasst nur noch die Negativ-Form des gekreuzigten
Christus erkennen — als schmerzliche Leerstelle, als pure
Abwesenheit. Welche Sehnsucht sich daran knupft, 1ist
Glaubenssache.

Katholische Akademie Schwerte, Bergerhofweg 24. Vom 18.
November bis 13. Januar. Mo-Sa 10-18, So 10-13 Uhr.

(Der Beitrag ist am 17. November 2007 in der ,Westfalischen
Rundschau” erschienen)



Wilhelm Busch: Lustvolle
Zerstorung der Idylle

geschrieben von Bernd Berke | 3. April 2009

Gleich hinterm Eingang blickt der Besucher in einen
Zerrspiegel. So sieht man sich nicht gern. Doch im Schloss
Oberhausen geht’s ja auch um einen Verzerrer der sichtbaren
Wirklichkeit: Wilhelm Busch, Urahn vieler spaterer Comic- und
Cartoon-Kiunstler.

Der Schopfer von ,Max und Moritz”, ,Hans Huckebein” und
zahlloser weiterer Bildergeschichten hat klassisches Rustzeug
an Kunstakademien erworben. Wenn er will, kann er etwa im
Stile der alten Hollander malen. Doch schon beim anfanglichen
Maschinenbau-Studium karikiert er seine Dozenten. Schalkhafte
Blatter aus Kollegheften zeugen davon.

Die Ausstellung ,Herzenspein und Nasenschmerz” stellt Wilhelm
Buschs Werke in Zusammenhange mit Vorlaufern und Nachfahren.
Karikierende Tendenzen gab es z. B. schon bei Francisco Goya
(Verzerrung durch Schmerz), beim Franzosen Grandville oder
beim Englander William Hogarth, der mit Vorliebe die Folgen
von Alkohol und Hurerei drastisch darstellte — moralische
Appelle wider den Verfall der Sitten.

Vorbilder waren also da. Kennzeichen: entlarvende Ubertreibung
typischer Wesensmerkmale, eine vordem ungeahnte Dynamik,
gewollt schrage Perspektiven, Mut zum Hasslichen. Bald
begnigte man sich nicht mehr mit Einzelbildern, sondern
zeichnete Handlungsablaufe.

An solche Traditionen kann Wilhelm Busch anknupfen.
Fotografien oder auch Franz von Lenbachs gemaltes Busch-
Portrat zeigen einen selbstgewissen Mann, der sich fur den
Markt zu inszenieren weifl. Allerdings ist er auch Pessimist
und traut keinem birgerlichen Frieden. Haufig die Szenen, in
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denen er eine (romantische oder biedermeierliche) Idylle
grundlich zerstort.

Theater der Grausamkeit, Schauplatz niederer Instinkte: Wie
allerlei Korperteile maltratiert werden, fuhrt Busch mit
detailfreudiger Lust am Schaden aus. Dabei spielt er das
verfugbare Bildvokabular virtuos durch, erweitert es wohl
auch, so etwa mit rasanten Wechseln zwischen Totale und
Nahansicht, die bereits Bildstrategien des Kinos vorwegnehmen.
Die Original-Zeichnungen lassen einen scharfen, harten Strich
erkennen. Man spurt noch, wie Erregung und Aggression darin
nachzittern.

Busch ist so popular, dass auch andere Kinstler ihn zur
Kenntnis nehmen miussen. Diese Einfluss-Linien will die
Oberhausener Schau sichtbar machen. Einige Beispiele sollen
Wilhelm Buschs Fernwirkung bis hin zum frdhen US-Comic
belegen. Die Serien entstehen anfangs vielfach mit Blick auf
deutsche Einwanderer in den Staaten. Der deutschstammige
Rudolph Dirks erfindet die ,Katzenjammer Kids” (publiziert ab
1897), Winsor McCay ,Little Nemo in Slumberland” (ab 1905) und
Lyonel Feininger die ,Kin-der Kids” (1906). Seitenblicke
gelten den Disney-Figuren Mickey Mouse und Donald Duck. Auch
fur sie, so die These, habe Busch das Terrain bereitet. In
welcher genauen Hinsicht Busch sie alle inspiriert hat, das
ware reichlich Stoff fur Doktorarbeiten. Bemerkenswert
jedenfalls, dass August Macke Busch den ,ersten Futuristen”
nennt.

In Richtung Gegenwart franst die vom Hannoveraner Busch-Museum
bestickte Ausstellung etwas aus. Politisierende Karikaturen,
Comics und Cartoons von Tomi Ungerer bis F. K. Waechter, von
Paul Flora bis Tullio Pericoli lassen just viele Verzweigungen
ahnen. Aber man kann Wilhelm Busch nicht jede Vaterschaft
andichten.

sHerzenspein und Nasenschmerz. Wilhelm Busch und die Folgen”.
Schloss Oberhausen. Konrad-Adenauer-Allee 46. Bis 24. Feb.



2008. Di-So 10-18 Uhr. Katalog 28 €.

ZUM LEBENSLAUF:

=Wilhelm Busch wurde am 15. 4. 1832 in Wiedensahl bei
Hannover geboren.

= 1847-51 Maschinenbau-Studium in Hannover.

= Kunstakademien: 1851 Dusseldorf, 1852 Antwerpen, 1854
Manchen.

= Ab 1858 Mitarbeit an den ,Fliegenden Blattern”.

= 1865 erscheint ,Max und Moritz”, 1867 ,Hans Huckebein”,
1872 ,Die fromme Helene”, 1879 ,Fipps der Affe”, 1883
,Balduin Bahlamm”.

= Nach 1884 liefert Busch keine Bildergeschichten mehr,
sondern verlegt sich ganz auf Malerei. Das aktive
kiinstlerische Schaffen reicht bis etwa 1895.

= Tod am 9. Januar 1908 in Mechtshausen/Harz.

Aus der Krise ins gleifende
Licht — Wuppertaler Museum
vergleicht Auguste Renoir mit
Vorbildern und Zeitgenossen

geschrieben von Bernd Berke | 3. April 2009
Von Bernd Berke

Wuppertal. Auguste Renoir? Kennt man doch. Hatte man mal als
liebliches Kalenderblatt an der Wand. Duftige Farben,
atherisch zarte Frauen. Auch Wuppertals Museumsdirektor
Gerhard Finckh hat sich ganz friiher mal Renoir-Reproduktionen
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hingehangt. Eins dieser Motive kann er jetzt im Original
zeigen — und etliches mehr.

Uber 50 Bilder des beriihmten Franzosen prasentiert das Von der
Heydt-Museum. Hinzu kommen rund 50 weitere Werke von Anregern,
Freunden und Zeitgenossen des Impressionisten. Furwahr ein
groler Auftritt und viel flutendes, flirrendes Licht!

Doch Finckh behauptet: Eigentlich kennen wir Renoir gar nicht
richtig — oder jedenfalls nur einen kleinen, zumeist vor 1881
entstandenen Teil seines Werks. Bis dahin hat Renoir bereits
grandiose Bilder geschaffen, doch der grolle Erfolg bleibt aus.
Die fuhrenden Salons lehnen Impressionisten weiterhin ab,
Auftraggeber und Kaufer halten sich merklich zuruck.

In jener Zeit gerat Renoir in eine schwere Schaffenskrise und
pfuscht sich — wie einige Exponate in Wuppertal belegen -
zeitweise recht mihselig und ungelenk durch diverse
Stilwechsel hindurch. Derlei Anpassung an den Markt ist seine
Sache eben nicht.

An der Grenze zur reinen Farbmusik

Erst in den 1890er Jahren findet er wieder in seine Spur
zuruck. Er verlegt sich auf Landschaften. Doch seine ureigene
Starke bluht erst wieder auf, als er menschliche Figuren mit
ihrer Umgebung verschmelzen lasst — bis hin zur Grenze der
Abstraktion und der reinen Farbmusik. Wahrscheinlich
uberschreitet er diese Grenzlinie bewusst nicht. Er sieht sich
im Grunde nie als ,Revolutionar”, sondern inzwischen gar als
Graubart mit Hang zur ehrwirdigen Tradition.

In Wuppertal ist also vor allem das Spatwerk ab 1890 (immerhin
noch fast 30 Jahre in Renoirs Leben) zu sehen. Der Kunstler
zieht sich ins sudfranzosische Cagnes zuruck, wohnt dort erst
in der Post, dann auf einem bauerlichen Anwesen. Er pflegt
regen Austausch mit Kollegen. Henri Matisse, Pierre Bonnard
und einige andere GroBen besuchen ihn dort. Irgendwann werden
auch Kunsthistoriker und Kaufer vorstellig, um ihm zu



huldigen.

Tragisch genug: Portratauftrage verbessern nun die finanzielle
Lage, doch da erkrankt Renoir an Gicht, die ihn schlielllich an
den Rollstuhl fesselt. Gar manches kann er nur unter Schmerzen
malen. Zusehends kiunden kleinere Formate von schwindenden
Kraften.

Olivenbaume und weibliche Landereien

Dennoch gelingt ihm nun jenes geheimnisvoll neblige und
silbrig schimmernde Licht, das er beim groBen Vorbild Camille
Corot so bewundert und an dessen Darstellung er sich vorher
vergeblich versucht hat. Das Gleillen seiner Olivenbaume muss
man gesehen haben, es ist nahezu uberirdisch.

Dass Renoir hin und wieder nah an die Gefilde des Weichen und
SuBlichen gerat, muss man angesichts solcher Meisterwerke
schlicht und einfach verzeihen. Er ist kein Mann der scharfen,
folgerichtigen Analyse, sondern ein Schaffender aus Passion.

FiUr Anregungen bleibt er auch im hoheren Alter offen. Unter
dem Einfluss von Cézanne vollendet Renoir ein fir ihn sonst
untypisches Apfel-Stillleben. Die hochst verschiedenen Figur-
Auffassungen der Bildhauer Rodin und Maillol (beim einen eher
schrundig zerkluftet, beim anderen schwellend und prall)
hinterlassen gleichfalls Spuren.

Renoir behandelt seine Figuren fortan mit mehr Raumgefuhl. Im
Verlauf dieser Entwicklung geraten UuUbrigens auch die
Frauengestalten uppiger. Ihr Leiber schmiegen sich flieBend in
Landschaften ein oder erscheinen gleichsam selbst als
sLandereien” oder gar Kontinente.

Sie Seitenblicke der Schau auf Vorlaufer und Anreger (bis zu
Delacroix) sind mithin oft aufschlussreich. Auch lassen
einzelne Gemalde der ungefahr gleichaltrigen Mitstreiter
(Manet, Monet, Pissarro, Bazille) ahnen, auf welcher
asthetischen HOhe sich Renoir jeweils befunden hat. Mal so,



mal so.

HINTERGRUND
Zunachst eine Lehre als Porzellanmaler

= Auguste Renoir lebte von 1841 bis 1919.

» 1854 Lehre als Porzellanmaler. Den Beruf ergreift er
nicht, weil neue Verfahren diese Handarbeit uberflussig
machen.

» 1862/63 mit Studienfreunden zur Freiluftmalerei 1in
Barbizon (Wald vonFontainebleau).

=Um 1869 entstehen in Paris seine ersten
impressionistischen Gemalde im eigentlichen Sinne.

= Un 1881 Schaffenskrise.

= 1888 bricht die rheumatische Krankheit aus. die seinen
rechten Arm und spater beide Beine lahmt.

» Ausstellung: ,Renoir und die Landschaft des
Impressionismus”. Von der Heydt-Museum (Wuppertal,
Turmhof 8). Vom 28. Oktober bis 27. Januar 2008. Di-So
11-18. Do 11-20 Uhr. Eintritt 8 €, Familie 15 €. Katalog
25 €, Tel.: 0202/563-6231.

Blinky Palermo: Rebellion mit
Wasserwaage

geschrieben von Bernd Berke | 3. April 2009

Diisseldorf. Mit Blinky Palermo verhalt es sich so: Manche
seiner Arbeiten hat dieser Kiinstler aus Unzufriedenheit selbst
vernichtet. Von vielen anderen hat sich spater die Spur
gleichsam im Nichts verloren.
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Das erhaltene Gesamtwerk des 1977 mit nur 33 Jahren auf den
Malediven gestorbenen Kinstlers ist Uberschaubar. Nur rund 200
groBere Bilder und Objekte sowie etwa 600 Zeichnungen nennt
der Guvre-Katalog. Wohl gerade deshalb gilt Palermo als
Mythos. Knappes Werk und fruher Tod — das sind nach den
Marktgesetzen zwei Bedingungen, die solch einen Status
begunstigen konnen.

Jetzt zeigt die Diisseldorfer Kunsthalle einen Uberblick zum
schmalen Schaffen — den allerersten in jener Stadt, in der
Palermo einst Meisterschuler des noch ungleich berudhmteren
Joseph Beuys gewesen ist. Damals bekam der Mann, der
biurgerlich Peter Heisterkamp hiell, von Kinstler-Kumpanen den
Spitznamen ,Blinky Palermo” — wegen einer gewissen Ahnlichkeit
mit dem beridchtigten US-Mafioso und Boxmanager.

Zu sehen sind Stoffbilder (Kaufhausware, auf Rahmen gezogen),
Metallbilder (in bis zu 20 Schichten bemaltes Aluminium) und
Installationen. Palermo ist nicht zuletzt ein ,Kiunstler fur
Kinstler”. Bis heute interessieren sich auch und gerade Leute
vom Fach fiur seine Schopfungen. Seine meist titel- und
gegenstandslosen Versuchsanordnungen wirken auf den ersten
Blick oft sprode; obwohl hie und da ein Blau kontemplative
Weite verstromt oder ein Rot lebensgierig leuchtet.

Formale Spitzfindigkeiten liegen nahe: Warum hat er gerade
diese Farben auf diese Weise angeordnet? Wieso verlaufen die
,Nahte” dazwischen so und nicht anders? Palermo hatte
auBerordentlich prazise Vorstellungen von seinem Tun, vielfach
arbeitete er buchstablich mit der Wasserwaage. Auf
Bildruckseiten notierte er haufig exakte Vorgaben zur Hangung.

Erstaunlich nun, wie aus dieser vermeintlich so ordentlich
geflugten Welt der Quadrate, Rechtecke und Dreiecke dann doch
Visionen eines befreiten Daseins aufsteigen. Einigermalen
paradox gesagt, setzt sich eine geradezu mustergultige
Regellosigkeit durch. Es 1ist eine stille Revolte mit dem
Lineal.



Anhand der Dusseldorfer Auswahl kann man gut verfolgen, wie
sich die geometrischen Ur-Elemente immer freier im Bildraum
bewegen. Irgendwann ldsen sich diese Einzelformen vollends
heraus und befinden sich auf einmal hoch oben an der Wand, als
ware da etwas explodiert. Sie sind als Objekte in den Raum
vorgedrungen und haben 1ihn neu definiert. Ein anderes
Koordinatensystem als Vorbote einer anderen Wirklichkeit?

All diese Arbeiten sind seit Mitte der 60er Jahre entstanden.
Die damals so rebellische Stimmung wird indirekt spurbar, fern
von plakativen Effekten. Worin wohl die Einfllisse von Beuys
gelegen haben? Vielleicht vor allem in einer Aufforderung
dieser Art: Sei so frei, dir selbst zu folgen!

Kunsthalle Diisseldorf, Grabbeplatz 4. Bis 20. Januar 2008. Di-
Sa 12-19, So 11-18 Uhr. Eintritt 5,50 €, Katalog (erst Mitte
November) 29,80 €.

Kiinstler ahnen die
Katastrophe

geschrieben von Bernd Berke | 3. April 2009

Fiir die Ausstellung ,1937 — Perfektion und Zerstérung” ist die
Bielefelder Kunsthalle bis an die Grenzen des finanziell
Machbaren gegangen. Wenn nicht mindestens 100 000 zahlende
Besucher kommen, diirften (trotz erheblicher Sponsoren- und
Stiftungsmittel) die kiinftigen Spielraume sehr eng werden.

Rund 420 Werke aus weit uber 100 Museen der Welt bietet man
auf, um das Umbruchsjahr 1937 im Spannungsfeld zwischen
Asthetik und Politik zu erkunden.

Es war das Jahr, in dem die NS-Machthaber die infame
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Ausstellung ,Entartete Kunst” zeigten, mit der sie die gesamte
Avantgarde diffamieren wollten. Am 19. Juli 1937 begann die
schandliche Schau mit beschlagnahmten Bildern in Minchen. Dort
und an weiteren Stationen zog sie bis 1941 rund 2 Millionen
(!) Besucher an. Sicherlich waren viele Verblendete darunter.
Doch manche kamen auch, um ein letztes Mal groBe Kunst zu
sehen — vor den ganzlich finsteren Zeiten.

1937 war auch das Jahr, in dem die Bombardierung der
spanischen Stadt Guernica (durch die deutsche ,Legion Condor”)
einiges vom Schrecken des spateren Weltkrieges ahnen lielS.
Picassos Guernica-Bild ist beruhmt geworden, in Bielefeld
sieht man Vorstudien dazu, neben weiteren malerischen
Protesten gegen das Massaker. Der Weltenbrand hatte begonnen.

Die ambitionierte, dicht gehangte Schau (in der Einzelwerke
bisweilen fast wuntergehen) beginnt freilich mit
Einzelbeispielen fur — Nazi-Kunst. Trefflich beschreibt
Museumschef Thomas Kellein ein monstroses Aktbild im
heroischen Stil: ,Das sind eigentlich keine Frauen, sondern
Soldaten mit Bristen.” Sinnleeres Heldenpathos verstromt auch
die Skulptur ,Prometheus” von Arno Breker. So sah er also aus,
der damals diktatorisch verflugte bildnerische Zeitgeist.
Ebenso uninspiriert wie verkrampft.

Bilder aller ernst zu nehmenden deutschen Kiunstler jener Zeit
kinden hingegen von Bedruckung, wenn nicht von apokalyptischen
Visionen. Carl Hofers ,Mann in den Ruinen” (1937) nimmt gar
schon die Trimmerzeit vorweg. Uberhaupt haben Maler wie etwa
Grosz, Radziwill, Barlach oder Oelze (,Erwartung”) so ziemlich
alles Unheil kommen sehen. Bestlrzende Belege fur die
seismographischen Krafte wahrhaftiger Kunst. In Bielefeld
vermeidet man es, Exilkunstler gegen ,innere Emigranten” (z.
B. Nolde) auszuspielen. Sie alle haben gelitten.

Die Ausstellung wartet Uberdies mit Querschnitten des Jahres
1937 aus verschiedenen Landern auf. Beispiel Italien: Im
Gefolge des technikglaubigen Futurismus herrschte dort



fliegerische Begeisterung, verquickt mit Kriegslusternheit.
Viele Maler buhlten um die Gunst des Diktators Mussolini, sie
wurden tatsachlich kaum behelligt. Die Breite der
Ausdrucksmoglichkeiten blieb somit grofer als in Deutschland.

Ganz anders in der Sowjetunion. Gluckliche Familie begrufSt
Panzer mit rotem Stern. Groteskes Flugzeug firmiert als
~Schrecken der Lufte”. Maler priesen Stalin auf ungemein
peinliche Weise. Vielen hat es nichts geholfen. Sie wurden
spater trotzdem von Stalins Schergen umgebracht.

In den USA, wo damals zwei Millionen arbeits- und obdachlose
Tramps unterwegs waren, setzte sich seinerzeit eine betont
sozialkritische Malerei und Fotografie durch. Sogar ein fruhes
Bild des nachmaligen Tropfenbild-Kinstlers Jackson Pollock
bezieht realistisch Stellung.

Weitere Themen der Schau: die Politisierung des Surrealismus
(Max Ernst, Magritte), die Fotografie zwischen Dokumentation
und Propaganda. SchlieBlich der Aufbruch der Konstruktivisten
— auf schmalem Grat zwischen geometrischer ,Unschuld” und
fataler Realitatsferne.

INFO/HINTERGRUND:

Im Vorfeld der von den Nazis erzwungenen Schau ,Entartete
Kunst” (1937) gab es in den Reihen der NSDAP Uneinigkeit uber
den kulturellen Kurs.

Propagandaminister Goebbels traute den Expressionisten zu,
eine ,deutsche” Kunst im NS-Sinne zu liefern.

Hitler lehnte diese Auffassung jedoch barsch ab — und setzte
sich durch. Expressionistische Kunst wurde mit anderen
Stromungen der Moderne verfemt und aus deutschen Museen
entfernt.

Die Ausstellung: ,1937. Perfektion und Zerstdérung”. Bis 13.
Januar 2008. Kunsthalle Bielefeld, Artur-Ladebeck-Strafle 5.
Taglich 11-18, Mi 11-21, Sa 10-18 Uhr. Eintritt 7 €, Katalog
32 €.



Paul Wunderlich: Magie als
Markenzeichen

geschrieben von Bernd Berke | 3. April 2009

Selm/Cappenberg. Der Hamburger Kiinstler Paul Wunderlich (80)
ist aus dem Fokus der grofen Museen nahezu verschwunden. Umso
erstaunlicher diese antizyklische Tat: Jetzt richtet ihm der
Kreis Unna auf Schloss Cappenberg eine geradezu iiberbordende
Retrospektive mit 350 Arbeiten aus.

Thomas Hengstenberg, Leiter des Fachbereichs Kultur beim
Kreis, spricht gar von einer ,Materialschlacht” oder (weniger
martialisch) von ,barocker Fulle”, die in Cappenberg
angerichtet werde. Nicht nur Gemalde sind zu sehen, sondern
auch Zeichnungen, Druckgraphik, Skulpturen, Schmuck und Mdbel
aus Wunderlichs Werkstatt. Ein pralles Sammelsurium. Der
groBte Leihgeber 1ist zugleich Kooperationspartner: das
schleswig-holsteinische Landesmuseum Schloss Gottorf.

Paul Wunderlich gilt als ,magischer Realist”. Will ungefahr
heien: Seine Figuren sind genauestens erkennbar, doch sie
sind meist in phantastischen, (alp)traumnahen Situationen
angesiedelt. In den letzten 20 Jahren, die hier vorliberziehen,
hat sich am Stil nicht viel geandert. Auch bleibt das Spektrum
der Ausdrucksformen relativ schmal. Man erlebt quasi
»Markenzeichen”-Kunst, wunverkennbar 1in sich gefestigt.
Ganzlich neue Inspirationen lodern hier nicht. Gedampfte
Magie.

Formal klingt Surrealismus nach, farblich mischen sich
Reminiszenzen an kunterbunte Pop-Art hinein. Wie weit liegt
das alles zuruck! Man fremdelt. Vor allem dann, wenn die
Ausfuhrung gar zu dekorativ und gefallig gerat. Selbst ein
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Bildnis dreier Schreckensherrscher (Hitler, Stalin, Mao) wirkt
harmlos.

Ubergange zum (ehrbaren) Kunstgewerbe sind an manchen Stellen
flieBend. Gewiss: Einzelne Arbeiten durchbrechen die
Begrenzungen. Rein handwerklich besehen, ist Wunderlich
ohnehin eminent akribisch. Doch spannender wird’s, wenn er
»bloB” genialisch skizziert und nicht penibel ausgestaltet.

Wiederholt hat sich Paul Wunderlich 1in traditionellen
Bestanden umgesehen. So malte er Paraphrasen (doch keineswegs
Parodien) auf berihmte Bilder etwa von Cranach und Holbein
oder aus der galanten Schule von Fontainebleau. Er uberfuhrt
die Motive offenbar ziemlich reibungslos in seine eigene Welt.
Wunderlichs Versionen wirken allemal ,glatter” und somit
steriler als die Vorbilder. Charakterfiguren gerinnen bei ihm
rasch zu fast neutralen Emblemen.

Eros und Tod kristallisieren sich als althergebrachte, gar
nicht so geheime Zentren dieser Bilder heraus. Wunderlichs
Frauengestalten besitzen oft eine derart forcierte erotische
Oberflachen-Aura, dass die mannlichen Wesen nur noch gebannt
starren.

Man konnte also angesichts dieser Kunst die eine oder andere
Obsession ein wenig spazieren fuhren. Doch man durfte kaum
aufgewuhlt sein. Erregung und Erschutterung fuhlen sich anders
an.

Paul Wunderlich - ,Poesie und Prazision”. Schloss Cappenberg
in Selm-Cappenberg. 2. September bis 2. Dezember. Di-So 10-17
Uhr. Eintritt frei, Katalog 24,90 €. Ganz neu im Schloss: ein
kleiner Museums-Shop.



Balthus: Zwischen Unschuld
und Verfuhrung

geschrieben von Bernd Berke | 3. April 2009
Halb sitzt sie noch, halb liegt sie schon. Pose und Mimik des

Madchens sind gleichermaBen traumverhangen wie lasziv. Der
Ausdruck flimmert zwischen Unschuld und Verfiihrung.

Der Blick des Malers und somit das Augenmerk Betrachters
richten sich auf den weil aufblitzenden Schlupfer unter ihrem
hochgerutschten roten Rock. The rese, die dem Kiinstler Balthus
1938 hierfur Modell saB, war damals erst zehn oder elf Jahre
alt

Der Franzose Balthus ist berichtigt wegen solcher begehrlichen
Lolita-Bildnisse. Mit welcher malerischen Inbrunst er sich
allein schon den entbloBften Knien dieser Pubertierenden
gewidmet hat, die nicht mehr kindlich spielen und niemals
lacheln! So fing er die halb unbewusst erwachende Erotik
sinnend in sich gekehrter Nymphen ein. Das erscheint heikel,
ja mitunter skandalos. Und ist skandalds gut gemacht. Fast
hilflos steht man vor derlei uUberragender Koénnerschaft.

Noch nie hat es eine Balthus-Werkschau in Deutschland gegeben.
Kein einziges seiner Werke gehort hierzulande einer
offentlichen Sammlung. Das Ludwig Museum wagt sich auf
Pioniergeldnde. Exquisite Ubersicht: 70 Gem&lde und
Zeichnungen aus den Jahren 1932 bis 1960 sind in Koln zu
sehen.

Hie und da walten zwar surrealistisch inspirierte
Raumverhaltnisse. Doch zur Avantgarde seiner Zeit hat Balthus
(1908-2001) Abstand gehalten. Seine Anregungen reichen von der
italienischen Renaissance Uber franzosischen Klassiszismus bis
hin zu Heinrich Hoffmanns ,Struwwelpeter”, dessen haltlos im
Raum schwankende Figuren ein Pragemuster fir etliche Balthus-
Szenen sein durften. Haufig sind auch tradierte biblische bzw.
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mytholgische Szenen die Folie fur diese verschwiegene
Sonderwelt.

»~Aufgehobene Zeit” lautet der Untertitel der Schau, einen
,zeitlosen Realismus” hatte Balthus im Sinn. Tatsachlich
scheint der Zeitfluss in den Bildern angehalten zu sein. Immer
wieder, manchmal jahrelang habe sich Balthus an dieselben
Gemalde begeben, heillt es. Es mangelte ihm wahrlich nicht an
Selbstbewusstsein, er legte fur sich die allerhdchsten
MaBstabe an. Just deshalb war er nie vollkommen zufrieden mit
den Ergebnissen. Unaufhorlich am ,einzig wahren” Bild zu
arbeiten, das wiederum den flichtigen Moment zum endlos
gespannten Augenblick einfriert - dies war wohl das
unerreichbare Ideal.

Phantasien iiber
weibliche Opfer

Unerlost, oft auch etwas unheimlich wirken diese Bilder.
Manchmal auch sehr unheimlich. Ein nacktes junges Madchen
liegt als ,Das Opfer” (1939-1946) mit verdrehten GliedmaRen
auf ein Bett hingestreckt. Auf dem Boden ein Messer, aber
nirgendwo Blutspuren — nur scheint ein bleicher Todeshauch das
Zimmer zu durchwehen. Oder: Ein Madchen mit gewaltsam (7?)
geoffneter Bluse droht hinterrucks aus dem ,Fenster” (1933) zu
sturzen, sie macht eine abwehrende Geste. Der zuweilen
schmerzlusterne Balthus soll sein Modell mit einem Messer
erschreckt haben, um ihren entgeisterten Gesichtsausdruck zu
sehen.

Vorskizzen verraten es: Mit mathematischer Prazision hat
Balthus seine Bildraume berechnet, auch Lage und Stellung der
Kérper im Raum sind genau kalkuliert — und werden dann doch
ins Ratselhafte gewendet.

All dies 1ist ungemein delikat ausgeflihrt. Geradezu
altmeisterliche Feinmalerei ist hier zu bewundern, bis in
kleinste Schattierungen hinein. Es sind prekare Sujets, doch



sie bleiben meist 1n unbestimmbarer Schwebe. Keine
Pornographie, sondern Kunst — im Grenzbezirk.

,Balthus — Aufgehobene Zeit”. Museum Ludwig, Koln (direkt am
Hauptbahnhof). Bis 4. November. Di-So 10-18 Uhr. Katalog 35
Euro.

Info:

 Balthus lebte von 1908 bis 2001. Er hieB eigentlich
Balthazar Klossowski.

 Nach der Trennung von seinem Vater stand Balthus’
Mutter, die aus Breslau (heute Wroclaw) stammte,
zeitweise dem Dichter Rainer Maria Rilke sehr nahe.

» Rilke forderte den begabten Jungen und dachte sich den
Klinstlernamen aus.

= Schon die erste Ausstellung geriet 1934 zum Skandal.

= Seit den spaten 50er Jahren verlegte sich Balthus auf
meditative Landschaften — eine nicht mehr ,anstofige”
Sehnsucht.

Buergelmaschine: Mona Lisa
trifft Krimelmonster

geschrieben von Bernd Berke | 3. April 2009
Das Problem kennt man nicht nur aus Kassel: Wenn Kunst selbst

nicht mehr deutlich ,spricht” (weil sie in ,Konzepten”
erstickt), dann miissen die Interpreten umso weitschweifiger
reden. Allen voran der documenta-Chef Roger M. Buergel. Sein
mit allerlei intellektuellem Lametta geschmiickter Jargon beim
Beschreiben der Kunst wird jetzt auf einer Internet-Seite
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trefflich verulkt.

Dem Manne fallt noch zu jedem Kunstprojekt eine sprachliche
Wendung ein, die manchmal auf wolkige Art — so gut wie gar
nichts besagt. Das hat auch die Leute des Blattes ,Exot”
(Zeitschrift fur komische Literatur) dermallen entnervt, dass
sie ihre Computer mit den 50 geschwollensten Original-Phrasen
gefuttert haben, die immer wieder neu zu irrsinnigen Satzen
komibiniert werden konnen. Das Resultat? Wohlfeil, aber
vielfach auch witzig.

Das Verfahren im Netz ist simpel: Man ladt ein beliebiges Bild
hoch, versieht es mit dem wirklichen oder einem Wunschtitel -
und fordert per Mausklick die Deutung an. Und schon rattert
sie, die zufallsgesteuerte ,Buergelmaschine”, die jegliches
Kunstwerk grundlich plattet — wie nur je eine Bugelmaschine.

Mehrere Nutzer haben Leonardos beruhmte ,Mona Lisa”
eingestellt. Wir erfahren dazu im typischen Buergel-Sound,
dieses Gemalde sei ,die Projektion eines Gesellschaftskorpers
im Sinne einer Gemeinschaft der Gleichen.” Passt nie und
immer. Im zweiten Anlauf heillt es uber dasselbe Bild, Leonardo
versuche, ,die Strukturen der digitalen
Informationsgesellschaft zu verstehen.” Dieser Maler war eben
weitsichtig.

Ein biedermeierliches Idyll von Carl Spitzweg wird so
serklart”: ,Grundthese der klimaveranderungsgebeutelten Arbeit
,Der Bucherwurm’ ist die lyrische oder sogar ekstatische Seite
der Kunst.” Gut, dass es mal einer sagt. Auch das mit dem
Klima.

C. D. Friedrichs romantischer ,Wanderer uber dem Nebelmeer”
bleibt auch nicht ungeschoren: ,Trotz der Partydekadenz des
Kunstmarktes ermutigt Caspar David Friedrich (dazu),
Betroffenheitskitsch zu aktivieren "

Richtig abstrus wird es aber erst, wenn die User keine
anerkannten Kunstschopfungen, sondern populares Bildwerk



hochladen. Ein Portrat des Krumelmonsters etwa, das lauthals
,Kekse!” wverlangt. Dazu heillt es ganz beherzt: ,Das
Spannungsfeld von Konvention wund Imagination der
konsumistischen Arbeit ,Kekse!® ist das bloBe Leben.” Man hat
es doch immer schon geahnt, oder?

Ein Briefmarken-Doppelbildnis der alten Existenzialisten-
Haudegen Kapt’'n Blaubar und Hein Bl6d haben wir bisher
freilich nie zu wirdigen gewusst — bis wir diese durchtriebene
Auslegung gelesen haben: ,Im Rahmen von Performances fordert
Hein Blod, die Formentypologie der Moderne zu vernichten (..)
Das bestimmende Moment der Irritation der 1leisen und
differenzierten Arbeit ,Kapt’n Blaubar‘ ist Jean-Paul Sartre.”

Maus, Ente und Elefant aus der ,Sendung mit der Maus” erfullen
gleichfalls eine Mission: ,Das Verhaltnis von Unterwerfung und
Freiheit auslotend”, will das Trio namlich den ,negativen Raum
als Provokationsstrategie” zur Debatte stellen, und das auch
noch in der ,traumlosen HOolle des Realen”. Mauseken, wie haste
dir verandert!

Naturlich konnen es manche nicht lassen und setzen Bildnisse
unbekleideter Damen vollig ungeschiutzt dem deutenden Zugriff
aus. Eines heiBt vielsagend ,HOhepunkt”. Die Deutung erhebt
sich weit UuUbers Fleischliche: ,Triviale Erkenntnis der
unterkomplexen Arbeit ,HOhepunkt’ ist das Grundgefuhl der
Verlorenheit in Kassel.”

Die wackligen Bilder der
Wirklichke1it —
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Rubenspreistrager Sigmar
Polke stellt in Siegen aus

geschrieben von Bernd Berke | 3. April 2009
Von Bernd Berke

Siegen. Sigmar Polke, seit vielen Jahren auf den
Kunstranglisten der Welt stets mit an der Spitze, stellt in
Siegen aus — und hat eigens fiir diese Schau rund 30 neue
Bilder geschaffen. Na, wenn das nichts ist!

Der 66-Jahrige erhalt an diesem Sonntag den 11. Rubenspreis
der Stadt Siegen und fuhlt sich offenbar zu tatigem Dank
verpflichtet. Sonst hatte er wohl nicht in den letzten Wochen
wie ein Berserker an den neuen Werken gearbeitet. Aber er ist
wahrscheinlich ohnehin ein Workaholic.

Was man im Siegener Museum fur Gegenwartskunst zu sehen
bekommt, ist nicht leicht zu sagen. Denn just darum geht es ja
bei Polke meist: um Irritationen der gewohnten Wahrnehmung, um
vielfaltig uberlagerte Sichtweisen. Nichts ist, wie es scheint
— und nicht einmal das ist gewiss. Beispiel: Neckische Szenen
mit danischen FKK-Anhangern wirken, von Polke optisch
aufbereitet, noch um einige Grade abstruser.

Mal aufgerastert, mal durchsichtig

Der Rundgang fuhrt an etwa 80 Arbeiten (entstanden seit 1982)
voruber, die aktuellen Bilder fur Siegen erhalten somit einen
werkhistorischen Hintergrund. Man sieht dabei keine barschen
Bruchlinien, sondern konsequente Fortfuhrung im gleichen regen
Geiste. Schicht um Schicht, prinzipiell endlos in alle
Richtungen verlangerbar.

Ein Verfahren, das sich durch die gesamte Ausstellung zieht,
beruht auf grobkornigen Rasterpunkten, mit denen Polke
mancherlei Motive aus der herrschenden Bilderflut gegriffen
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und verfremdet hat. Wer nah davor steht, sieht fast alles
verschwimmen. Erst aus der Distanz schalen sich schemenhaft
Figuren heraus — nie greifbar, immer flichtig wie das Leben
und Sehen selbst.

Scherz und Ironie koénnen an jeder Ecke lauern. Vorschnelles
Wissen nutzt nichts. Wer Polkes Bilder deuten will, bleibt
gehetzter Hase. Der Kunstler wartet schon am Ende des Ackers —
gleichsam als Igel, der immerzu schon eine Furche weiter ist.

Eine zweite Hauptlinie durchs Museum ergibt sich aus den
transparenten Bildern. Polke hat hierzu etliche Techniken
ersonnen, wie er denn uUberhaupt ein Tuftler vor dem Herrn ist.
So zeigt er Serien, die vollends durchsichtig sind und von
beiden Seiten her betrachtet werden konnen. Selbst groBere
Formate wirken da luftig. Wenn man schon einen biographischen
Hinweis sucht: Sigmar Polke als junger Mann (ab 1959) in
Disseldorf eine Glasmaler-Lehre absolviert.

Neuerdings experimentiert Polke mit einer Sorte wvon
Vexierspielen, die vage an die,Wackelbilder” aus Kindertagen
erinnern. Vor den Malgrund setzt er transparente, ganz leicht
gewellte Flachen aus einer harzigen Substanz. Geht man vor den
Bildern hin und her, wandeln sie sich unaufhérlich. Es sind
flackernde Phantome.

Hintersinnige Tapetenmuster

Ein Mann wie Polke kann schier alles machen. Selbst wenn er
Gardinen- oder Tapetenmuster aneinanderfugt, flieBt
kunstgeschichtlicher Hintersinn mit in die Ornamente hinein.
In derlei Fallen geht es rasch um das Bild ,an und fiur sich”;
keineswegs vertrackt und verkopft, sondern sinnlich. Man darf
in erlesenen Farben schwelgen.

Apropos Tradition: Seine Motive schopft Polke oft aus dem
»Pop“ verflossener Zeiten, etwa aus volkstumlichen
Darstellungen des 19. Jahrhunderts. Haufig nimmt er Figuren
aus Marchen oder Comics auf — oder er lasst gleich eine ganze



magische Szenerie mit Zauberer und Fledermausen irrlichtern.

Manche der brandneuen Bilder trugen bis gestern noch gar keine
Titel. Der Meister denkt noch daruber nach, heilSst es. Dabei
wollen wir ihn bis Sonntag nicht storen.

Sigmar Polke — Ausstellung zum Rubenspreis. Museum fir
Gegenwartskunst. Siegen. Unteres Schloss 1. Ab Sonntag, 24.
Juni (an diesem Tag Eroffnung 14 Uhr, geoffnet bis 20 Uhr),
bis 16. September. Di bis So 11-18 Uhr, Do 11-20 Uhr. Eintritt
3,90 Euro. Katalog erst im August.

ZUR PERSON
Auf der Szene seit den friihen 60er Jahren

=Sigmar Polke wurde am 13. Februar 1941 in Oels
(Schlesien) geboren. 1945 fluchtete die Familie nach
Thiringen, 1953 siedelte sie aus der DDR nach West-
BerIin uber.

= 1961 Studium an der Kunstakademie Dusseldorf.

» 1963 Erste Galerie-Ausstellung in Dusseldorf, unter
anderem mit Gerhard Richter. Proklamation des so
genannten ,Kapitalistischen Realismus”“.

= 1972 erstmals Teilnahme an der documenta.

= Ab 1977 bis 1991 Kunstprofessor in Hamburg.

= 1978 Umzug nach Koln, wo Polke seither 1lebt und
arbeitet.

» 1997 Grolle Retrospektive in Bonn und Berlin.



Wenn rohe Krafte der Natur
die Kunst verbessern - Der
Mohn, der Reilis und die
zerstorte Skulptur: Klima
betrifft auch die documenta

geschrieben von Bernd Berke | 3. April 2009
Von Bernd Berke

Nicht nur das Kino hat mit dem Wetter zu schaffen, sondern
auch die bildende Kunst. Und wie! Bei der documenta in Kassel
konnen sie Lieder davon singen.

Die erst seit einer knappen Woche laufende Weltkunstschau ist
bereits mehrfach von ungunstiger Witterung betroffen. Vor
allem die grollflachigen Blickfange wollen und wollen nicht
gedeihen. Das vor dem Fridericianum ausgesate Mohnfeld der
kroatischen Kinstlerin Sanja Ivekovic mag die ersehnten roten
Bluten nicht herzeigen. Standiger Regen hat die meisten Keime
ausgewaschen.

Ganz anders gelagert ist das Problem im Falle des Reisfeldes
am Schloss Wilhelmshohe, angelegt vom Thailander Sakarin Krue-
On. Das hierfur dringend notige Wasser versickert fruchtlos im
pordosen Boden. Jetzt will man notgedrungen von Nass- auf
Trockenreis umstellen.

Hier wie dort ist Geduld gefragt, bis die Pflanzchen der Kunst
endlich sprieen. .Doch damit nicht genug der klimatischen
Sorgen.” Der Chinese Ai Wei Wei (derjenige, welcher’ 1001
Landsleute als lebendes Kunstwerk nach Kassel holt) hat auch
eine turmférmige Holzskulptur gebaut, die von einem Kasseler
Unwetter zum Einsturz gebracht .wurde. Da rufen wir ,0 wei!’
und ,Potzblitz“!
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Ist es etwa absichtliche ,Dekonstruktion“?

Mit all diesen betrublichen Informationen versehen, legte man
sich schon mal passende Deutungen zurecht. Waltete hier nicht
pure Absicht? Der schlaue, mit allen Wassern der Theorie
gewaschene documenta-Chef Roger M. Buergel hatte doch bestimmt
mal wieder ,Dekonstruktion® (sprich: gezielte Zerlegung) von
Kunst im Sinn. Uberdies besseres Mittel als Pannen und
Schaden, um jeden Tag in die Presse zu kommen.

Ertappt, lieber Herr Buergel! Sie haben im Vorfeld einfach zu
oft die besondere Schonheit unvollendeter Werke gepriesen, die
sich im Lauf der Zeit verandern. Jetzt wissen wir, wie Sie das
anstellen.

So phantasierte man sich in Glossenstimmung hinein und wollte
gerade zu schreiben beginnen. Doch just da kamen die neuesten
Zitate aus Kassel, die den ironischen Zugriff hinter sich
lassen.

Ai Weli Wei denkt namlich gar nicht daran, seine Skulptur
wieder aufzubauen. Er glossiert den Vorfall selbst: ,Das ist
besser als vorher. Jetzt wird die Kraft der Natur sichtbar.”
Und er fugt im Hinblick auf einen konkreten Kaufinteressenten
hinzu: ,Der Preis hat sich soeben verdoppelt.“

Auch documenta-Chef Buergel, der gestern barfuB durch Pfutzen
watete und die Einsturzstelle besah, findet, dies alles sei
»Nur konsequent. Die Trummer Llassen jetzt jede Menge
Assoziationen zu.“ Ja, warum dann nicht gleich so? Warum
uberhaupt anfangs intakte Arbeiten hinstellen? Na, wie gesagt:
Damit es Schlagzeilen gibt.



Verlustmeldungen aus dem
Schloss Wilhelmshohe —
ndocumenta XII“: Aktuelle
Arbeiten schrumpfen neben
Rembrandt und Rubens

geschrieben von Bernd Berke | 3. April 2009
Von Bernd Berke

Kassel. Wie sollen Besucher die documenta bewaltigen?
Ausstellungs-Chef Roger M. Buergel hat auch hierfiir einen Rat:
Lieber 20 Minuten still und innig vor einem einzigen Werk
verweilen anstatt ,wie ein rasender Reporter” das komplette
Aufgebot sehen zu wollen und nachher im Hotel
zusammenzubrechen.

Das rechte MaB der Vernunft durfte irgendwo in der Mitte
zwischen beiden Verhaltensweisen liegen. Wenn man den Parcours
im Aue-Pavillon beginnt, hat man zumindest schon mal die
argste asthetische Zumutung hinter sich. Nicht wegen der
gezeigten Werke, die hier nur bedingt gedeihen konnen, sondern
wegen des scheulllichen (gottlob temporaren) Neubaus. Dieses
monstrdose Gewachshaus hat zweifelhaften Baracken-Charme und
verschandelt das Umfeld der historischen Orangerie. Drinnen
herrscht bei Sonnenwetter Treibhausklima.

Trost und Balsam gibt’s vor allem in einigen Bereichen des
Fridericianums, beispielsweise im Bannkreis einer famosen
Installation der Brasilianerin Iole de Freitas. Mit einem
windungsreichen Gebilde aus Stahlrohren und Plexiglas bringt
sie ihren Raum geradezu tanzerisch zum Schwingen und Schweben.
Auf Wiedersehen, Schwerkraft. Hier ist ein Stuck vom Reich der
Freiheit.
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Funf grolle Statten hat diese Weltkunstschau. Man sollte gut
und gern zwei Tage dafur einplanen, zumal das erstmals
einbezogene Schloss Wilhelmshdhe etwas auBerhalb liegt. Das
zwangslaufig etwas ungerechte, meinetwegen vorlaufige Fazit
nach all den Rundgangen fallt zumindest zwiespaltig aus. Uber
gar zu lange Strecken Uberwuchern (meist edle) politische
Absichten das kunstlerische Kapital. Nur wirklich starke Werke
bestehen gegen die gedanklichen Frachten, die der Kunst hier
vielfach aufgeburdet werden.

Weite Teile der documenta muten ziemlich sprodde an,
angestrengt buchhalterisch, zuweilen sogar verbissen.
(Selbst)ironische Wendungen bleiben ebenso rar wie saft- und
kraftvolle Schopfungen. Geradezu schmerzlich wird dies im
Schloss Wilhelmshohe spurbar, wo man punktuell alte und neue
Kunst miteinander konfrontiert. Neben den Gemalden eines
Rembrandt oder Rubens schrumpfen die meisten aktuellen
Arbeiten zu blofBen Verlustmeldungen. Da merkt man, wie
grundlich das Menschenbild seither beschadigt worden ist. Wie
soll man es nur zeitgemall zuruckgewinnen? An dieser Frage
muhen sich heute die Allerbesten ab — allen voran Gerhard
Richter, dessen vielschichtiges Madchenbildnis ,Betty“ (schon
von 1977) in Kassel zu den Ikonen zahlt.

Zuruck zum Agitprop. Gegenuber dem Fridericianum Kkreist ein
Karussell des Kunstlers Andreas Siekmann, das auf reichlich
plakative Art gesellschaftliche Ausgrenzung anprangert.
Polizisten tragen hier als Pappkameraden gleich die glasklare
Aufschrift ,Violenzia“ (Gewalt) auf ihren Schutzschildern vor
sich her. Auf wenig vorteilhafte Art wird auch Bundesprasident
Horst Kohler als Agent der Geldmachte dargestellt — in seiner
fruheren Funktion bei der Weltbank. Kohler wird just heute zur
documenta-Eroffnung erwartet. Doch sein protokollarisch
vorgezeichneter Weg macht ums Karussell einen weiten Bogen..



All die tiefen Wunden dieser
Erde - Die documenta XII
versucht die Abkehr von
eurozentrischen Perspektiven

geschrieben von Bernd Berke | 3. April 2009
Von Bernd Berke

Kassel. Wer wollte bestreiten, dass ,wir” der so genannten
Dritten Welt vieles Ubles angetan haben - von
kolonialistischen Zeiten bis zur heutigen neoliberalen
Herrschaft der Geldstrome. Bei der Kasseler documenta XII kann
man in zahlreichen Details nachvollziehen, zu welch desolaten
Verhaltnissen dies fiihrt. Da bleibt, um ein documenta-
Schlagwort aufzugreifen, meist wirklich nur das notdiirftig
,bloBe Leben” iibrig.

Was einer Weltkunstschau bestens ansteht, ja geradezu zwingend
ist: Etliche Beitrage kommen aus Indien, China, Siudamerika und
afrikanischen Landern. Mehr oder weniger verbramte
eurozentrische Sichtweisen herrschen 1in der sonstigen
Westkunstszene genug.

Beim weitlaufigen Streifzug durch die ersten drei documenta-
Schauplatze (Fridericianum, documenta-Halle, Aue-Pavillon)
beschaftigt einen manche ausufernde Dokumentation zum
weltweiten Elend, zur Zerstdrung ganzer Lebensrdume, zu allen
Wunden dieser Erde doch auch zu samtlichen Arten der
Gegenwehr und der Dissidenz.

Anwachsende Archive des Widerstands
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Auch im Ruckgriff auf die letzten Jahrzehnte werden gleichsam
alle Moglichkeiten des Nicht-Einverstandenseins eingesammelt,
so dass sich angehaufte ,Archive des Widerstands” ergeben —
bis hin zu unscheinbaren, fotografisch festgehaltenen Aktionen
eines Jiri Kovada, der in den 70er Jahren seinen Widerwillen
gegen kommunistische Prager Zustande mit kleinsten Gesten auf
der Stralle anmeldete. Insgesamt scheint’s, als solle auf diese
Weise ein Aufbruchsgeist wie von 1968 erneut heraufbeschworen
werden.

Aber ergibt sich hier auch eine bewegende Asthetik des
Widerstands? Zuweilen schon, etwa bei Romuald Hazoumé
(Nigeria), der aus alten Benzinkanistern ein monumentales
Flichtlingsboot gebaut hat und es als ebenso unabweisbar
machtvolles wie mehrdeutiges Zeichen der Migration in den Raum
stellt.

Von vornherein ausgemachte Feinbilder

Doch in einigen Fallen erschopft sich das Protest-Potenzial in
agitatorisch anmutender Wandzeitungs-Asthetik. Da , stimmen”“
von vornherein die Feindbilder, uUber die man sich offenbar gar
nicht mehr verstandigen muss. Die meisten Kinstler freilich
muhen sich ab mit peniblen Materialsammlungen oder mit Fragen
nach der kunstlerischen Darstellbarkeit politischer Vorgange
uberhaupt. Viel Grubelstoff.

Die Schau ist denn auch weit entfernt von einer etwaigen
,neuen Ubersichtlichkeit“. Man wird kaum eine Kunstrichtung
nennen konnen, die nicht in irgendeiner Form fursorglich
eingemeindet wird, zuweilen gar in ein und demselben Werk — so
etwa bei Luis Jacobs schier endlosen Formen-Mutationen oder
beim gigantischen, wahrhaft verwirrenden Auftritt der Cosima
von Bonin in der documenta-Halle. WeiBe Linien sind um ihre
vielteilige Installation gezogen, damit man erkennt, was noch
dazu gehort und was nicht.

Ein Netzwerk aus Kleidungsstiicken



Und wie steht es mit dem angestrebten Dialog der verschiedenen
Werke? Nun, oft wird man ihn herbeireden mussen. Irgendeine
Verbindungslinie findet sich immer, notfalls durch
intellektuelle Spokenkiekereli.

Die vielleicht schdnste Raumabfolge der documenta Uberwaltigt
den Besucher auf sanfte, doch nachdriuckliche Weise im
altehrwirdigen Fridericianum. Zunachst trifft man ganz
unvermittelt auf eine stille Choreographie der Tanz-Kinstlerin
Trisha Brown. Eine Gruppe junger Balletteusen bewegt sich wie
in Zeitlupe uber ein Netzwerk aus Kleidungsstucken. Sie
schlupfen muhselig herein und heraus. Das Wechselspiel aus
korperlicher Anspannung und befreienden Momenten ergreift wohl
jeden, der den Saal betritt. Mit anderen Worten: Der Raum ist
wundersam erfullt.

AM RANDE
Stadtreinigung entfernt Kunstwerk

» Zwei Tage vor der Eroffnung ist das erste Werk der
documenta schon zerstort. Eine Arbeit der aus Chile
stammende Kinstlerin Lotty Rosenfeld fiel gestern der
Kasseler Stadtreinigung zum Opfer, bestatigten die
Ausstellungsmacher einen Bericht des Hessischen
Rundfunks.

» Rosenfeld hatte weille Kreuze auf StraBen in Kassel
gemalt. Die nicht informierten Stadtreiniger rissen
aufgeklebte Markierungen ab und entfernten die Kreuze.

» Rosenfelds Arbeit entstand in Anlehnung an eine eigene
Aktion 1979 im damals noch diktatorisch von Augusto
Pinochet regierten Chile.



Die Ratlosigkeit einfach
aushalten — Was documenta-
Chef Roger M. Buergel uber
»seine” Weltkunstschau sagt

geschrieben von Bernd Berke | 3. April 2009
Von Bernd Berke

Damit das mal klar ist: Wir alle haben von Kunst keine Ahnung.
Nicht nur interessierte Laien, sondern auch das werte
Fachpublikum will documenta-Chef Roger M. Buergel (44) mit
dessen asthetischer Ignoranz konfrontieren. Auch sich selbst
nimmt der Mann nicht aus. Kurz vor der Eroffnungs-
Pressekonferenz, so bekannte er gestern, habe er sich noch
einmal ganz ernsthaft gefragt: ,Was mache ich hier
eigentlich?“

Tja, was? Wie alle seine Vorlaufer, so mochte auch Buergel die
Weltkunstschau gleichsam neu definieren, als waren wir noch
einmal in Grunderzeiten. Alles auf Null! Auf fast samtliche
Stars des Kunstmarktes (rare Ausnahme: Gerhard Richter) hat er
verzichtet. Hintergedanke: Grofle Namen sind Schall und Rauch,
sie wurden nur vom Wesentlichen ablenken.

Und das heifSt fur diesen Ausstellungsmacher: Ungeahnte
Beziehungen stiften zwischen den verschiedensten Kunstformen,
auf dass uns das eine oder andere Licht aufgehe — nicht
zuletzt mit politischen Folgen im Sinne einer grundsatzlichen
Neubewertung. Die rund 480 Werke, denen somit einige Erwartung
aufgehalst wird, sollen nicht vereinzelt fur sich stehen,
sondern ihre Wirkungen im Auge des Betrachters vermengen, ja
potenzieren.
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Kiinstler, die dem Betrieb den Riicken gekehrt haben

Vorab garniert hat Buergel sein bewusst unscharf gehaltenes
Konzept mit wolkigen Begriffen wie ,Migration der Formen® oder
»das bloBe Leben“. Arg verklrzt gesagt: Hier geht’s um formale
Verwandtschaften quer uber Kontinente und Epochen hinweg, dort
ums vollig ungeschlitzte, ausgelieferte Dasein in Zeiten der
Globalisierung.

In derlei weitherziger Auslegung 1lasst sich so manche
Kunstrichtung unterbringen, gern auch im Ruckgriff auf die
Tradition — beispielsweise ein persisches Miniaturbild aus dem
14 Jahrhundert, das wiederum mit chinesischen Uberlieferungen
spielt. Auffallig: Etliche Arbeiten stammen aus den
rebellischen 1960er Jahren, bevorzugt von Kinstlern, die
irgendwann dem Betrieb den Rucken gekehrt haben, um vorwiegend
politisch zu arbeiten. Da hort man ,was trapsen.

Doch vorsichtshalber hat Buergel schon mal ein weiteres
Lernziel formuliert: Falls sie nicht aus noch ein wissen,
sollen die Besucher eben ,das Unentscheidbare aushalten®. Wird
gemacht. Aber mal ehrlich: Bildende Kunst hat man in Worten
ohnehin noch nie vollends ausschdpfen kdonnen. Sonst ware das
ganze Bildermachen ja witzlos.

Die Gefahrtin ist als Kuratorin mit dabei

Erstmals wird eine documenta von einem Paar geleitet. Buergel
hat seine Lebensgefdhrtin Ruth Noack als Kuratorin mit an Bord
geholt. Sie beide haben erzahlt, dass sie sich bei der
Vorbereitung gelegentlich heftig gestritten haben. Doch es
uberwiegen wahrscheinlich die wohltatigen Synergie-Effekte.

Buergel trat gestern uUbrigens im orangefarbenen Langarmel-
Shirt vor die kulturelle Weltpresse, fast hatte man’s fur die
Farbe eines Sekten-Gurus halten konnen. Tatsachlich haben
Beobachter in der Szene schon vielfach ,Pfingststimmung®“
ausmachen wollen, sprich: Von dieser documenta erhoffen sich
angeblich viele eine Art Erleuchtung.



Ai Wel Wei holt 1001 Chinesen

Noch jede documenta hatte ihre spektakularen ,Hauptbilder®.
Das Spektrum reicht von Christos“ aufgeblasener ,Riesenwurst”
bis zu Jonathan Borofskys himmelsturmendem Mann, von Joseph
Beuys™ , 7000 Eichen” bis zu Walter de Marias in die Tiefe
gebohrtem ,Erdkilometer”. Was wird es diesmal sein? Vielleicht
Peter Friedls ausgestopfte Giraffe (in einem palastinensischen
Zoo bei Gefechten verendet). Vielleicht auch die 1in
asthetischer Absicht gepflanzten Mohn- und Reisfelder. Mit dem
roten Mohn hapert’s jedoch noch.

Als Favorit darf jedoch der Chinese Ai Wei Wei gelten, der
1001 Landsleute nach Kassel holt. Bisher ist nur eine kleine
Vorhut eingetroffen, Ende Juni kommen die Massen. Sie alle
sollen sich in der Stadt umtun und das ihnen so fremde
deutsche Leben und Treiben beobachten. Klingt doch spannend.

HINTERGRUND
Alle fiinf Jahre wieder

»Die Kasseler documenta gilt weltweit als grofte und
wichtigste Uberblicks-Ausstellung =zur aktuellen
Gegenwartskunst. Seit 1972 kehrt sie im Fiunfjahres-
Turnus wieder.

= Die erste documenta gab es 1955. Grundungsdirektor war
Arnold Bode, der die Schau 1964 erneut verantwortete.
Diesmal heiRt der Leiter Roger M. Buergel (Bild).

 Weitere Leiter mit jeweils ganz eigenen Vorstellungen:
Werner Haftmann (1959), ein 24-kopfiger ,Kunstrat”
(1968), Harald Szeemann (1972), Manfred Schneckenburger
(1977 und 1987), Rudi Fuchs (1982), Jan Hoet (1992),
Catherine David (1997) und Okwui Enwezor (2002).

= Die documenta XII ist ab Samstag, 16. Juni, bis zum 23.
September gedoffnet, taglich von 10 bis 20 Uhr.

» Zentrale Ausstellungsorte: Fridericianum, documenta-



Halle, Pavillon in der Karlsaue, Neue Galerie.

- Tageskarte 18 Euro, zwei Tage 27 Euro, Dauerkarte 90
Euro, Schulklasse 6 Euro pro Kopf. Besucherservice /
Fuhrungen: Hotline 01805 / 11 56 11.

Fotostrecke: Mehr Bilder von der documenta auf der WR-Homepage

Jenseits der bloBen Asthetik
— Bundeskongress der
Kunstpadagogen in Dortmund

geschrieben von Bernd Berke | 3. April 2009
Von Bernd Berke

Dortmund. Die letzten Treffen gab’s in Miinchen und Leipzig,
nun ist Dortmund an der Reihe: An der Uni und im Harenberg
City-Center tagt von morgen bis Sonntag der Bundeskongress der
Kunstpadagogen.

Welche Themen stehen auf der Agenda der rund 300 Teilnehmer?
Die WR fragte den Dortmunder Kunstwissenschaftler Prof. Klaus-
Peter Busse, der beim Kongress federfiuhrend ist.

In der wahrlich vielzitierten Pisa-Studie, bei der deutsche
Schiler bekanntlich im Schnitt nicht geglanzt haben, seien die
asthetischen Facher (Musik, Kunst) gar nicht berucksichtigt
worden, sagt Busse. Also wollen die Kunsterzieher jetzt selbst
eine Standortbestimmung vornehmen. Ein wachsendes Problem,
doch auch eine Chance 1ist offenbar die kulturelle
Verschiedenheit in den Klassenzimmern. Busses Wunsch: ,Man
sollte Fremdheit aushalten und ins Produktive wenden.“

In manchen Kulturkreisen herrscht gar ein religios motiviertes
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,Bilderverbot”. Das durfte herkommlichen Kunstunterricht nicht
gerade beglunstigen. Busse erklart, dass kunstlerisches Denken
zunehmend auch ohne (fertige) Bilder gelehrt werde. So etwa
bei der Stadtteilarbeit und in Jugendzentren. Da gehe es eher
um genaue Wahrnehmung (,Wo leben wir eigentlich?“) und
fruchtbare Phantasien zur Umgestaltung stadtischer Raume. Auch
Formen der Aktionskunst spielen eine Rolle.

Das Kongress-Motto beschwoért etwas wolkig ,Das
(Un)vorhersehbare in kunstpadagogischen Situationen®. Damit
durften auch Storungen im Unterricht gemeint sein. Busse: ,,Im
Fach Kunst sind manche ,StOrungen’ sogar erwinscht, weil sie
die Kreativitat fordern konnen.“

An neueren Bildwelten kommen auch Kunstlehrer nicht vorbei.
Akuten padaogischen Handlungsbedarf sieht Busse in Sachen
Computerspiele und Handy-Videos. Mit den darin haufig
enthaltenen (Gewalt)-Botschaften wurden Kinder und Jugendliche
bislang oft allein gelassen. Ein Themenfeld, das weit uber
bloRe Asthetik hinaus reicht.

Alles 1st schon — besonders
das Geld / Ein Phanomen des
Zeitgelstes: Heute vor 20
Jahren starb der Pop-Kunstler
Andy Warhol

geschrieben von Bernd Berke | 3. April 2009
Von Bernd Berke
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Der Kerl war ziemlich unfassbar, und er gibt bis heute Ratsel
auf. Eine verstorend maskenhafte Erscheinung war diese bleiche
mannliche Diva - mit starkem Hang zu Kommerz und Glamour, doch
auch zum diisteren Inferno des Lebens. Heute vor 20 Jahren ist
der legendare Pop-Kiinstler Andy Warhol nach einer Gallen-
Operation gestorben - unter letztlich ungeklarten Umstanden.

Der vormalige, schon gegen Ende der 50er Jahre gut bezahlte
Werbegrafiker hat nach 1960 gar vieles in die Kunst
eingeschleust, was vorher nicht drin war. Vor allem: blanke
Reklame-Asthetik, grelle Konsum-Fetische. Und eine ,coole“
Haltung, wie man sie vorher kaum gekannt hatte. Nicht nur die
Kunst, auch die Gestalt des Kunstlers hat sich mit ihm noch
einmal schillernd gewandelt. Gelegentlich hat Warhol gar das
Menschenbild Uberschritten und sich zum quasi maschinellen
Phanomen stilisiert.

Glorienschein fiir die banale Welt der Waren

Bevor die Linke sich anschickte, den ,Konsum-Terror® zu
geilleln, glorifizierte Warhol die banale Warenwelt mit
Serienbildern von Campbell’s-Suppendosen, Cola-Flaschen und
Dollarnoten, die unter seiner Hand zu Ikonen der Zeit wurden.
Ehe liebreizend harmlose Hippies von befriedeten Blumenwelten
traumten, vervielfaltigte er 1963 ungeniert schockierende
Pressefotos von Unfallen und Selbstmordern ins Riesenhafte.
Und wo andere mal vorsichtig Haschisch probierten, kursierten
in Warhols kaputten Kreisen ganz selbstverstandlich die harten
Drogen.

Andy Warhol hat sich und seine Kunst vermarktet wie niemand
zuvor. Ja, er hat just Geschafte als Kunstform gepriesen.
Zitat: ,L,Ein gutes Business ist die faszinierendste Kunst
uberhaupt.” So konnte auch ein Borsen-Guru reden. Joseph Beuys
behauptete, jeder Mensch kodnne ein Kunstler sein. Warhol
postulierte: ,Alles ist schon.”

Anything goes — auch schon mit Videotechnik



Klingt ja wirklich tolerant, kann aber geradewegs auf
Verachtlichkeit und auf furchterliche Nivellierung
hinauslaufen. Alles gilt dann gleichermaBen viel oder wenig.
Warhol ist Vorlaufer einer so genannten Postmoderne, die sich
um asthetische Wertigkeiten und Hierarchien nicht mehr
bekummert: Anything goes. An der Spitze des Zeitgeistes
betrieb er seine Sache so multimedial, wie es seinerzeit nur
irgend moglich war. Auch die Videotechnik hat er als einer der
ersten Kunstler genutzt. Hatte er das Internet schon gekannt,
so hatte er es wohl entscheidend mitgepragt.

In seiner New Yorker ,Factory“ (Fabrik) jedenfalls, wo sich
Durchgeknallte jeder Sorte unter seinem Leitstern ausleben
durften, entstanden nicht nur Siebdruck-Bilder (Portrat-Motive
von Monroe bis Mao) wie am FlieBband. Hier tobte sich die von
Warhol geforderte Rockformation ,Velvet Underground” (Lou
Reed, John Cale, Nico & Co.) im Stroboskop-Gewitter aus.
Warhol schuf das beruhmte Bananen-Cover der finster
charismatischen Gruppe.

Monstrose Filme aus der ,Factory”

Im Umfeld der ,Factory” entstanden monstrdése Filme wie etwa

»Empire” — ein achtstundiger, starrer Kamerablick auf das
Empire State Building. Oder wuste Streifen mit schabigem
Porno-Touch wie ,Flesh*, ,Trash”, ,The Chelsea Girls” und

,Blue Movie”. Es war Warhol keinesfalls wurscht, was diese
chaotische Werkstatt ausstiell. Alles musste am Ende seinen
Stempel tragen. Trotz allem Laissez-faire liell er in diesem
Punkt nicht mit sich spaBen. Er galt als ,Kontrollfreak®.

Wie ein Vampir, der das Leben aussaugt, fotografierte Warhol
alles und jeden mit seiner Polaroid-Sofortbildkamera (damals
eine avancierte Apparatur), am liebsten freilich Prominenz wie
etwa Brigitte Bardot oder Bianca Jagger, die er auch bei den
beruchtigten Partys im New Yorker ,Studio 54” um sich scharte.
Denn da witterte er stets schon den Duft des Geldes, das diese
Bilder einbringen wiurden. Er verlangte (und bekam) alsbald um



die 30 000 Dollar fur jedes Portrat.

Apropos: Die Preise fur seine Werke haben jungst noch einmal
enorm zugelegt. Ein Mao-Bildnis von 1972 erzielte kurzlich in
New York den Rekordpreis von 17,4 Millionen Dollar. Solche
Zahlen hatten Warhol sicherlich gefallen.

ZUR PERSON
Eltern aus der Slowakei

Warhol wurde am 6. August 1928 als Andrej Warhola in
Pittsburgh (USA) geboren.

= Seine Eltern waren slowakische Einwanderer.

»Mit 21 zog er nach New York, wurde Werbegrafiker und
zeichnete fur Magazine wie ,Glamour®, ,Vogue” oder
oHarper’s Bazaar“.

» Seine erste Ausstellung als Kunstler hatte er 1962 in
einer Galerie in Los Angeles. Er zeigte Bilder von
Campbell’s-Suppendosen.

» 1963 grundete er die ,Factory” in New York.

» 1968 schoss die radikale Frauenrechtlerin Valerie
Solanas auf Warhol. Er wurde lebensgefahrlich verletzt.

= Spater vermarktete er jene Bilder, die durch die Schusse
durchlochert worden waren ..

Die Zeit flieRt still und
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langsam durch die Bilder -
Zeichnungen und Graphiken von
Malte Sartorius 1im Schloss
Cappenberg

geschrieben von Bernd Berke | 3. April 2009
Von Bernd Berke

Selm/Cappenberg. ,In der Beschrankung zeigt sich erst der
Meister.” Das gute alte Goethe-Zitat trifft haufig zu. Fiir das
kiinstlerische Werk von Malte Sartorius, das jetzt auf Schloss
Cappenberg prasentiert wird, gilt es gleichfalls.

Friuh hat Sartorius (Jahrgang 1933) erkannt, dass er als Maler
scheitern wirde, denn: ,Ich denke nicht in der Farbe.” Schon
die schlierige Feuchtigkeit auf der Leinwand gefalle ihm an
der Olmalerei nicht, sagt er.

Also hat er er sich alsbald auf seine eigentlichen
Begabungsfelder beschrankt: Zeichnung und Druckgraphik -
zunachst noch mit fahlen Farben, dann in feinsten Graustufen.
Darin hat es der emeritierte Professor (Kunsthochschule
Braunschweig) 1langst zur handwerklichen Perfektion gebracht.

Seine Bilder sind geradezu auf fotorealistische Weise
wirklichkeitsgetreu. Jeder Falten- und Schattenwurf, jedes
Aufglimmen oder GleiBen des Lichtes sehen aus, als seien sie
ganz unmittelbar da. Doch es ist Kunst, und also verbirgt sich
etwas hinter der offensichtlichen Wirklichkeit.

Uber 200 Arbeiten zeugen in Cappenberg von seinem prézisen
Blick und von ungemein detailfreudiger Ausfiuhrung. Vor allem
in Serien arbeitet dieser Kinstler. Hat er einmal ein Thema
fur sich gefasst, so lasst er es so schnell nicht wieder los.
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0ft stellt Sartorius nur ein paar Gefale vor sich hin, breitet
Textilien oder Fruchte aus und zeichnet diese Stillleben dann
geduldig bei wechselnden Tageszeiten. Immer wieder anders
ergieft sich das Licht auf die gleichen Dinge. Es 1ist, als
schleiche oder flielle die vergehende Zeit hindurch. Doch hier
herrscht keine Verzweiflung Uber Verganglichkeit, sondern
milde, weise Betrachtung. Und manchmal scheinen die
gezeichneten Dinge insgeheim miteinander zu flustern.

Beim Erzahlen uber seinen Werdegang (schon mal wochenlang die
Schule geschwanzt,, stattdessen durch Frankreich getrampt und
dergleichen ,Jugendsinden®) kann sich Sartorius auf Nebenwegen
ausgeschmuckter Einzelheiten verlieren. Durchlauft sein
Schaffensprozess wohl ahnlich selbstvergessene Phasen?

Sartorius  Wahrnehmung richtet sich meist aufs Unscheinbare,
bewegt sich an den Randern des Geschehens, meidet jedes Larmen
und Getue. Selbst New Yorker Strafen finden bei ihm zu einer
fast erhabenen Ruhe — all jene Mulltonnen, Feuerleitern oder
Hydranten in der Stille von Sommernachmittagen. Wie auf
Pinnwanden hat Sartorius Motiv an Motiv gefugt und dabei
manche Bilder halb hinter anderen versteckt. Die Kunst des
Weglassens.

Eine andere (Zeit)-Reise fuhrte ihn 1989 in die entlegene
chinesische Provinz Anhui, in der sich noch eine vormoderne
Atmosphare gehalten hatte. Auch hier waltet Stille. Und die
angeschauten Dinge kommen einem so vor, wie es jener Filmtitel
von Wim Wenders paradox besagt: ,In weiter Ferne so nah.

Malte Sartorius: ,Von der Suche nach GroBe im Kleinen*. Selm,
Schloss Cappenberg. Bis 20. Mai. Geoffnet Di-So 10-17 Uhr.
Eintritt frei, Katalog 20 Euro.



Im Wettstreit um die
Wirklichkeit - Wuppertaler
Museum folgt Malern und
Fotografen durchs , Abenteuer
Barbizon“

geschrieben von Bernd Berke | 3. April 2009
Von Bernd Berke

Wuppertal. Anno 1849 wurde eine neue Eisenbahnlinie von Paris
bis in den Wald von Fontainebleau getrieben. Was das mit Kunst
zu tun hat? Eine ganze Menge. Denn fortan mussten Maler (und
friilhe Fotografen) nicht mehr die teuren, noch dazu engen und
wackligen Postkutschen nehmen, um mit ihren sperrigen
Utensilien in die Natur zu fahren.

In Scharen dampften sie nun mit dem Zug in die noch recht
wilden Walder rund um Paris. Hier im Grunen entstanden bald
Kinstlerkolonien, in denen man sich vorzugsweise der
Freiluftmalerei widmete. Tatsachlich ware der Impressionismus
ohne diese neuen Verhaltnisse nicht so entstanden, wie wir ihn
kennen.

Wuppertals Von der Heydt-Museum betrachtet nun die Schopfungen
der unmittelbaren Vorlaufer, die in der ,,Schule von Barbizon“
gipfelten. Rund 200 Leihgaben und 50 Exponate aus eigenem
Besitz bietet man dafur auf. Museumsleiter Gerhard Finckh hat
dem Haus eine neue Abfolge fur den Rundgang und somit einen
neuen ,Rhythmus” verordnet. Das zahlt sich auch bei ,Abenteuer
Barbizon” aus. Trotz der zahllosen Landschaftsbilder wirkt die
Schau abwechslungsreich und legt etliche Aspekte des Themas


https://www.revierpassagen.de/87310/im-wettstreit-um-die-wirklichkeit-wuppertaler-museum-folgt-malern-und-fotografen-durchs-abenteuer-barbizon/20070220_1743
https://www.revierpassagen.de/87310/im-wettstreit-um-die-wirklichkeit-wuppertaler-museum-folgt-malern-und-fotografen-durchs-abenteuer-barbizon/20070220_1743
https://www.revierpassagen.de/87310/im-wettstreit-um-die-wirklichkeit-wuppertaler-museum-folgt-malern-und-fotografen-durchs-abenteuer-barbizon/20070220_1743
https://www.revierpassagen.de/87310/im-wettstreit-um-die-wirklichkeit-wuppertaler-museum-folgt-malern-und-fotografen-durchs-abenteuer-barbizon/20070220_1743
https://www.revierpassagen.de/87310/im-wettstreit-um-die-wirklichkeit-wuppertaler-museum-folgt-malern-und-fotografen-durchs-abenteuer-barbizon/20070220_1743

frei.
Fotografie fast gleichwertig vertreten

Werke von sieben Malern (bekannteste Namen: Jean-Baptiste
Camille Corot,Francois Millet) und sieben Fotografen (Gustave
Le Gray : u. a.) stehen im Mittelpunkt. Wahrend die
Lichtbildnerei sonst meist nur als Anhangsel gezeigt wird, ist
sie hier fast gleichgewichtig vertreten. Nur muss man bei den
empfindlichen alten Fotos (30 Lux Beleuchtungsstarke) genauer
hinsehen als bei den Gemalden (200 Lux).

Fotografen und Maler haben seinerzeit offenbar einen recht
friedlichen Wettstreit um die Wirklichkeit ausgetragen. In
Barbizon schlossen sie Freundschaften und lernten voneinander.
Manche Bildidee, deren Ausfihrung hernach in 0l prangte,
diurfte auf den seinerzeit noch frischen , fotografischen Blick“
zuruckzufuhren sein. Etliche Maler bedienten sich bereits
fotografischer Vorlagen, sie redeten nur nicht so gern
daruber. Es hatte vielleicht an ihrem Genie-Status gekratzt.

Als die Realitat im flirrenden Licht zerstob

Besonders aufschlussreich 1ist die Abteilung ,Intime
Landschaften”: Unter freiem Himmel gemalte Ansichten kommen
nicht mehr mythologisch, anekdotisch oder sonstwie
,aufgeladen” daher. Statt dessen dominiert die puristische
Nahsicht auf einzelne Phanomene, das Licht fallt naturlicher,
stimmiger (und stimmungsvoller) als ehedem beim Nachvollzug im
Atelier.

Den Ubergang zur nachsten, heute ungleich berihmteren
Stilrichtung kann man in Wuppertal bestens nachvollziehen:
Denn bei den ,Abenteurern” von Barbizon konnten die
Impressionisten anknupfen. Ihnen zerstob die neu gewonnene
Realitat schlieflich in flirrende Lichterscheinungen.

Barbizon hatte weitere Folgen: Angesichts massiver
Waldrodungen fur die Bahnstrecken formierten die Maler und



Fotografen eine ,grune“ Bewegung. Sie gaben bedrohten Baumen
eigene Namen (,Karl der GroBe“ usw.), um sie — gleichsam als
beseelte Personlichkeiten — zu retten.

Andererseits stimulierten gerade die Kinstler den
Ausflugstourismus mit ihren Bildern, die sie zuweilen im
Taschenformat als Souvenirs anboten. Den Mechanismus glaubt
man zu kennen: Jemand entdeckt und preist eine Naturschodnheit
— und leitet damit letztlich auch deren kinftige Zerstodrung
ein.

Von der Heydt-Museum, Wuppertal (Turmhof 8). Bis 6. Mai. Di-So
11-18, Do 11-20 Uhr. Katalog 20 Euro.

HINTERGRUND
Treffpunkt Gasthaus

» Feuchtfrohlicher Treffpunkt der Kiunstler im Dorfchen
Barbizon bei Paris war ein Gasthaus, die ,Auberge
Ganne“.

 Barbizon wurde zum Muster vieler Kunstlerkolonien, die
im 19. Jahrhundert entstanden sind.

»Die sieben wichtigsten Maler wurden ,Pléiade”
(Siebengestirn) genannt.

»Sie wurden 1in ganz Europa beriuhmt. Doch als die
Impressionisten (Renoir, Manet, Monet usw.) aufkamen,
gerieten die Vorlaufer in Vergessenheit.

» Das etwas zwiespaltige Verhaltnis der damaligen Maler
zur 1839 erfundenen Fotografie formulierte der
Spatklassizist Dominique Ingres: ,Was flur eine
wunderbare Sache ist doch die Fotografie (..) aber man
darf es nicht laut sagen.”



Die im Dunkeln sieht man
nicht..: Bis zu 90 Prozent
deutscher Museumsschatze
schlummern 1in Depots -
Beispiel Dortmund

geschrieben von Bernd Berke | 3. April 2009
Von Bernd Berke

Dortmund. Kaum zu fassen, was 1in den Kellern der Museen
schlummert: Je nach Art des Hauses lagern etwa 40 bis 90 (!)
Prozent der Besitztiimer in den Depots. Beileibe kein Geriimpel,
sondern vielfach Reichtum, der praktisch nie gezeigt wird.

Man kann es allerdings nur schatzen, denn vielfach sind die
Bestande gar nicht aufgearbeitet. Die im Dunkeln sieht man
nicht. Selbst Museumsdirektoren wissen oft nicht genau
Bescheid — oder wollen nichts verraten. Eine komplette
Erfassung ware jedenfalls ein aufwendiges, kostspieliges
Unterfangen.

Im Dortmunder Ostwall-Museum ist die Lage allerdings in diesem
Punkt gunstiger. Hier kennt man auch die ,unsichtbaren”
Kunstwerke recht genau. Vor etwa zwei Jahren gab’s einen
herben Wasserschaden im Stammhaus. Folge: Das Depot musste an
drei Behelfs-Standorte ausgelagert weiden, in denen die
sorgsam verpackten Kunstwerke in drangvoller Enge verwahrt
werden. Die Adressen sind naturlich geheim, fotografieren ist
dort strikt untersagt.

Die Dortmunder haben die Umzlge notgedrungen zur grundlichen
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Inventur genutzt. Rosemarie Pahlke, stellvertretende
Museumsleiterin: ,Aufraumen ist immer gut. Jetzt kennen wir
uns aus.” Dabei konnte man die Bilder nach Dringlichkeit
ordnen: Welche missen zuerst restauriert werden?

Wasserschaden zur Inventur genutzt

Rund 1200 Bilder und Skulpturen besitzt das Ostwall-Museum.
Hinzu kommen fast 4000 graphische Blatter, die wegen ihrer
Lichtempfindlichkeit meist drunten bleiben. Nur rund zehn
Prozent der Bestande konnen standig gezeigt werden.

Dortmund macht daraus eine Tugend: Seit zwei Jahren zeigt das
Haus im Rotations-Verfahren immer wieder andere Werke, die aus
dem Depot geholt werden. Titel der Reihe, die etwas Licht in
die Finsternis bringt: ,Sammlung in Bewegung“. Bis zum 4. Marz
ist Teil III zu sehen, Museumsleiter Kurt Wettengl bereitet
Teil IV vor und verspricht weiterhin Qualitat: ,Es lohnt sich
immer noch.”

Gibt es auch Depot-Stucke, die er am liebsten abgeben wirde?
Wettengl verneint entschieden: ,Alles hat seinen Wert!" Selbst
Kunstrichtungen, die heute weniger geschatzt werden, konnten
spater einmal Furore machen. Auch gelte es, das Museum mit
seiner eigenen Sammlungsgeschichte als Ort des Gedachtnisses
zu erhalten.

Ans Thema Depot knupfen sich Nebenaspekte. Zu denken ware an
NS-Raubkunst, nach der immer intensiver gefahndet wird — oft
auf Betreiben von Anwalten, die fiur die Erben tatig wrden. Was
mag sich in dieser Hinsicht noch in deutschen Depots befinden?
Museen in Hagen, Wuppertal und Duisburg sind mit derlei
Ruckgabe-Forderungen konfrontiert worden, Dortmund (noch)
nicht.

Filzanzug und Lollis in der Werkstatt

Ein weites Feld ist just die Restaurierung. Selbst bei guten
Bedingungen konnen im Depot auf Dauer Schaden entstehen. Das



Ostwall-Museum hat wiederum Gluck im Unglick. Erstmals gibt es
hier eine feste Stelle fur eine Restauratorin. Anke Klusmeier
versieht den spannenden Dienst zwischen Chemie, Materialkunde,
Handwerk und Kunstgeschichte. Derzeit Uuberpruft sie einige
monochrome Bilder mit Argusaugen auf winzige Schadspuren.
Zuweilen trugt der Schein: Ein Bild von Anselm Kiefer zeigte
arge Kratzer. Recherchen ergaben freilich, dass der Kunstler
sie willentlich erzeugt hat.

Spezielle Sorgen bereitet ,Fluxus“-Kunst der 1960er Jahre, die
sich aus Stoffen des Alltags nahrte. So musste in Dortmund ein
lochrig gewordener Filzanzug von Joseph Beuys ,geflickt“
werden. Fur ein Bild von Wolf Vostell, zu dem Dauerlutscher
gehdren, brauchte man Ersatz. Die Lollis waren schmierig
ausgelaufen. Allerdings gibt es kaum noch Lutscher, die den
yhistorischen” Exemplaren entsprechen. Viele SuBwaren-Firmen
mussten passen. Eine konnte schlieBlich helfen.

Eine Dauerldosung ist das verstreute Dortmunder Depot schon
wegen der weiten Wege nicht. Eine Ruckkehr in den Ostwall-
Keller ist ausgeschlossen. So hoffen die Museumsleute auf den
grolen Wurf: Falls der fruhere Brauereiturm ,Dortmunder U“
eines Tages zum Museum umgebaut wurde, ware wohl auch die
Depotfrage gelost.

INFO
In Siegen wird der Platz schon knapp

 Weiteres Beispiel: das Museum flir Gegenwartskunst in
Siegen, das von Eva Schmidt geleitet wird. Hier enthalt
das Depot u. a. Teile einer wertvollen, stetig
wachsenden Privatsammlung. Der Platz wird allmahlich
knapp.

= Siegen hat ein regulares Depot mit idealen Bedingungen:
konstante Temperatur (18 bis 20 Grad), optimale
Luftfeuchtigkeit von 58 Prozent.



= Im Regelfall lagern hier beispielsweise auch Bilder des
Hagener Malers Emil Schumacher, die allerdings derzeit
(bis zum 20. Mai) im Hause ausgestellt sind.

 Weitere Spitzensticke im Depot sind einige GrolB3formate
von RupprechtGeiger. Sie verschwinden dort freilich
nicht fur Jahrzehnte, sondern werden immer mal
wieder(als Leihgaben) irgendwo prasentiert. (bw/bke)



