
Gar nichts ist gewiss – die
rätselhaften  „Weltgeist“-
Bilder des René Schoemakers
geschrieben von Bernd Berke | 9. November 2021

Selbstporträt  des  Künstlers  als  Bezwinger
des rosaroten Panthers – René Schoemakers‘
Gemälde „Der böhse Paul“, Acryl auf Leinwand
180  x  120  cm,  2019/2020  (Bild:  ©  René
Schoemakers)

Da schau her: Dieses rosarote Stofftier ist doch Paulchen
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Panther! Und der Mann, der ihm mit einem (total verpixelten)
Spielzeug-Schwert den Kopf abgeschlagen hat, ist offenkundig
der Künstler und hat dieses stellenweise bluttriefende Bild
gemalt. Sein gar nicht so triumphales Ganzkörper-Selbstbildnis
changiert zwischen Grau und Pink. Was sollen wir davon halten?

Im Dortmunder Museum für Kunst und Kulturgeschichte bleibt man
mit diesem und vielen anderen rätselhaften Bildern zunächst
ohne Hilfestellung. Die Arbeiten haben Titel, die aber nicht
vorgezeigt  werden.  Also  wird  man  sogleich  aufs  genaue
Hinschauen verwiesen. Aber das allein nützt nicht viel. Denn
man muss zusätzlich parat haben, dass die rechtsradikale NSU-
Mörderbande  ausgerechnet  die  Panther-Figur  in  einem
Bekennervideo verwendet hat. Doch selbst danach ist man nur
bedingt schlauer, zumal auch noch ein Frauenakt zum Panther-
Ensemble  gehört.  Etwas  mehr  Aufklärung  halten  Katalog  und
Internet-Auftritt bereit.

Irritationen und sinnliche Schauwerte

Der  in  Kleve  geborene  und  in  Kiel  lebende  Künstler  René
Schoemakers zieht in seine stupend fotorealistisch, geradezu
altmeisterlich gemalten Bilder (2011 hat er den Cranach-Preis
erhalten) gar viele Sinn-Ebenen ein, die sich auch stilistisch
verzweigen.  Irritierend  sind  die  zahllosen  Brüche  und
Widersprüche,  die  Ironisierungen,  Verschiebungen  und
Verfremdungen, die Variationen und Überlagerungen. Hier ist
nichts gewiss. Sobald man den Sinn eines Bildes halbwegs zu
erhaschen glaubt, scheint der Künstler schon wieder ein paar
Ecken und Hirnwindungen weiter zu sein. Es ist kompliziert.
Doch die Ausstellung lockt auch mit sinnlichen Schauwerten.

Schoemakers  hat  nicht  nur  Kunst,  sondern  auch  Philosophie
studiert. Er denkt sich mancherlei Vertracktes aus. Doch wenn
er vor der Leinwand steht, sagt er, sei er völlig spontan.
Dann gehe es nur noch um die Wirkung des Bildes – und sonst um
gar nichts mehr. Allerdings bereitet er jedes Werk penibel
vor,  oftmals  mit  dreidimensionalen  Modellaufbauten  als



Vorlagen.

Der Schrecken kommt harmlos und clownesk daher

So  kommt  es  beispielsweise,  dass  wir  –  als  sei’s  eine
Dokumentation  vom  Tatort  –  die  blutigen  Spuren  des
rechtsradikalen Münchner Oktoberfest-Attentats von 1980 sehen,
freilich  wie  mit  Spielzeug  bühnenhaft  nachgestellt.  Eine
bestürzende  Mischung  aus  vermeintlicher  Harmlosigkeit,
Nüchternheit  und  namenlosem  Schrecken.  Hier  kann  überall
Gewaltsamkeit  lauern,  zuweilen  auch  seltsam  verquickt  mit
Clownerie. Totenköpfe können hier aus Lego-Bausteinen bestehen
oder  als  Papier-Faltungen  herumliegen.  Anspielungen  auf
Terrorismus werden auch schon mal mit dem Playboyhäschen-Logo
unterlegt.

Rund 70 Arbeiten auf etwa 170 Leinwänden, nicht in Öl, sondern
Schicht  für  Schicht  mit  schnell  trocknender  Acrylfarbe
ausgeführt, sind in der Dortmunder Werkschau zu sehen. Die
ungleichen Zahlen erklären sich daraus, dass Schoemakers eine
Vorliebe für Triptychen hat, also für dreiteilige Bilder nach
dem fernen Vorbild christlicher Altäre. An einem anderen Ende
des  Spektrums  finden  sich  Schautafeln  nach  Art  von
Gebrauchsanweisungen  oder  Flugblättern,  die  freilich
inhaltlich  alles  andere  als  simpel  sind.



Gewagte  Darstellung  mit  Bezug  zum
Massenmörder  Anders  Breivik:  das  Katalog-
Cover mit René Schoemakers‘ Gemälde „Anders
(Mummenschanz)“, Acryl auf Leinwand 160 x
120  cm,  2019.  (Bild:  ©  Foto  René
Schoemakers)

Christian  Walda,  stellvertretender  Museumsdirektor  und
eigentlich Kurator der Ausstellung, sagt, Schoemakers habe ihm
weitgehend die Aufbauarbeit abgenommen. Walda begibt sich auf
die philosophischen Fährten, die der Künstler gelegt hat. Der
setzt sich gedanklich und malerisch mit dem Idealismus und
seinen  Weiterungen  (oder  auch  Verengungen)  auseinander.  Im
Gefolge Hegels – die Schau trägt den hegelianisch inspirierten
Titel „Weltgeist“ – seien  bloße Ideen vielfach übermächtig
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geworden und hätten sich gegen jegliche Realität durchgesetzt.
Daraus  seien  die  verschiedensten  Ideologien  mitsamt  ihrem
Gewaltpotential erwachsen.

Allmachts-Phantasien aus dem Idealismus

Die Allmachts-Phantasien, die sich darin verbergen, nehmen in
der Historie und in Schoemakers‘ Bildern diverse Gestalt an.
Hier gibt es einen Raum, in dem etwa Porträts von Martin
Luther, des Islamisten Pierre Vogel und des US-Rechtsaußen
Steve Bannon einander zugesellt werden – ergänzt um etliches
Beiwerk. An anderer Stelle heißt es im Goebbels-Brüllton und
in Frakturschrift: „Wollt ihr die totale Metapher?“ Mindestens
ebenso abgründig ist solcher „Mummenschanz“: Eine Frau steckt
in  der  Phantasie-Uniform,  in  der  sich  der  rechtsextreme
Massenmörder  Anders  Breivik  gefallen  hat.  Dieselbe  Frau
posiert  ebenso  frontal  mit  Militärklamotten,  Knarre  und
Theater-Schnurrbart  –  als  „Karl-Heinz“  von  der  rechten
„Wehrsportgruppe Hoffmann“.

Schoemakers scheint, allem Gedankenreichtum zum Trotz, kein
Grübler zu sein. Für einen Mann vom Jahrgang 1972 hat er sich
staunenswert  jung  erhalten,  vielleicht  just  durch
intellektuelle Wendigkeit. Seine Frau und fünf Kinder stehen
ihm immer wieder Modell. Welch ein spezielles „Familienalbum“!
Es hält seine ansonsten divergierenden Kunstwelten zusammen.

Seine  Bilder  lassen  einen  mit  ihrer  Überfülle  möglicher
Bezugspunkte  nicht  in  Ruhe.  Sie  leisten  Widerstand  gegen
Interpretation. Doch wer sie sieht, will ihnen zwangsläufig
Sinn verleihen. Keine leichte, aber eine lohnende Übung.

René  Schoemakers:  „Weltgeist“.  Museum  für  Kunst  und
Kulturgeschichte, Dortmund, Hansastraße 3. Noch bis zum 9.
Januar 2022.

https://weltgeist-mkk.de

___________________________________

https://weltgeist-mkk.de


Der Beitrag ist zuerst im „Westfalenspiegel“ erschienen:

www.westfalenspiegel.de

Manchmal  dieser  Hang  zu
Legenden – Streiflichter zur
Hagener  Stadtgeschichte  im
Osthaus-Museum
geschrieben von Bernd Berke | 9. November 2021
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Popstars aus Hagen: die Gruppe „Grobschnitt“ im
Jahr 1978. (© Fotografie: Ennow Strelow)

Wie  bitte?  Die  Stadt  Hagen  ist  erst  jetzt  275  Jahre  alt
geworden? Stimmt. Ganz hochoffiziell: Am 3. September 1746
erhielt der westfälische Ort durch einen Verwaltungsakt im
Namen des Preußenkönigs Friedrich II. die Stadtrechte. Zum
Vergleich: Hagens Nachbarstadt Dortmund hat bereits 1982 das
1100-jährige Bestehen gefeiert.

Das Fehlen einer mittelalterlichen Geschichte hat die Hagener
oftmals  gewurmt.  Darum  haben  sie  manchmal  eigene  Legenden
gestrickt. Auch davon zeugt nun die Jubiläumsausstellung im
Osthaus-Museum; ein Gemeinschaftswerk mit dem Stadtmuseum, das
künftig einen umgerüsteten Altbau gleich neben dem Osthaus-
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Museum und dem Emil-Schumacher-Museum beziehen wird – zusammen
ergibt  das  ein  kulturelles  Quartier  von  überregionaler
Bedeutung.

Doch  zurück  zur  historischen  Perspektive.  Die  im  Osthaus-
Museum  gezeigten  Bestände  stammen  hauptsächlich  aus  dem
Stadtmuseum. Es beginnt mit einer Ahnengalerie, prall gefüllt
mit Porträts prägender Persönlichkeiten der Stadtgeschichte –
allen voran der frühindustrielle Unternehmer Friedrich Wilhelm
Harkort  (*1793  nah  beim  späteren  Hagener  Ortsteil  Haspe),
einer  der  Vorväter  des  Ruhrgebiets.  Auf  kulturellem  Felde
ebenso  bedeutsam:  der  Kunstmäzen  und  Sammler  Karl  Ernst
Osthaus (*1874 in Hagen). 1902 begründete er hier das Museum
Folkwang, weltweit das erste Museum für zeitgenössische Kunst.

Ergänzt  wird  die  Fülle  der  Honoratioren  durch  Fotografien
„ganz normaler“ Hagener Bürger von heute. Der Blick richtet
sich  also  nicht  nur  rückwärts.  Überhaupt  vergisst  das
Ausstellungsteam die Gegenwart nicht. Die Übersicht reicht bis
hin zu Bildern und Berichten vom Hagener Hochwasser Mitte
Juli.



Aus dem Fundus des Stadtmuseums ins Osthaus-Museum: die
Schreibmaschine  des  Hagener  Dichters  Ernst  Meister
(1911-1979). (Foto: Bernd Berke)

Ein großer Ausstellungssaal, scherzhaft „Hagener Wohnzimmer“
genannt, versammelt Stücke aus der Stadthistorie, darunter die
Schreibmaschine, auf der der Hagener Dichter Ernst Meister
einen Großteil seines weithin hochgeschätzten Werks verfasst
hat. Als Pendant aus der bildenden Kunst findet sich eine von
Farbspritzern  übersäte  Original-Staffelei  des  gleichfalls
ruhmreichen Hagener Malers Emil Schumacher. Zu Ernst Meister
gibt es weitere Exponate. Der Lyriker war auch ein begabter
Künstler.  Zu  sehen  sind  rund  60  seiner  Bilder,  die  das
Osthaus-Museum jüngst als Schenkung erhalten hat. Außerdem hat
sich der Hagener Maler Horst Becking mit 13 Gedichten Ernst
Meisters auseinandergesetzt. Hier greift eins ins andere.
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Original-Staffelei
des Hagener Malers
Emil  Schumacher
(1912-1999).
(Foto:  Bernd
Berke)

Im  „Wohnzimmer“  wecken  auch  Objekte  wie  z.  B.  ein  alter
Kinderwagen,  ein  Stadtplan  von  1930,  Relikte  aus  Hagener
Firmengeschichten  (Varta,  Brandt,  Villosa,  Sinn)  oder  eine
Ansammlung örtlicher Kulturplakate die Aufmerksamkeit. Sollte
bei  dieser  Auswahl  etwa  auch  ein  Zufallsprinzip  gewaltet
haben?

Gar  erschröcklich  wirkt  jene  bizarr  erstarrte,  vollkommen
verkohlte „Schwarze Hand“ aus der Mitte des 16. Jahrhunderts,
die  erstmals  das  Schloss  im  1975  zu  Hagen  eingemeindeten
Hohenlimburg verlassen hat. Eine Legende besagt, dass die Hand
einem Knaben gehörte, der sie gewaltsam gegen seine Mutter
erhoben  hatte.  Sie  sei  daraufhin  scharfrichterlich
abgeschlagen  und  zur  ewigen  Mahnung  verwahrt  worden.
Tatsächlich handelt es sich um das durch Blitzschlag versengte
Beweisstück in einem Mordfall.

Hagener haben eben einen Hang zu Legenden, vor allem, wenn
sich damit heimische Traditionslinien verlängern lassen. So
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hat  man  sich  gegen  Ende  des  19.  Jahrhunderts  ein  neues
Stadtwappen erkoren – mit stilisiertem Eichenlaub statt der
damals  verpönten  französischen  Lilie.  1897  verfügte  Kaiser
Wilhelm II. den Wechsel. Die Hagener glaubten Belege für die
örtliche  Verwendung  des  Eichenblatts  im  14.  Jahrhundert
gefunden zu haben, aber das war ein Trugschluss. Das Dokument
bezog sich auf eine andere Gemeinde namens Hagen. Und noch so
eine  Inszenierung,  nicht  irrtümlich,  sondern  vollends
willkürlich:  Ein  Hagener  Maler,  der  den  NS-Machthabern  zu
Diensten  war,  produzierte  reihenweise  romantisierende
Stadtansichten, die es in Wahrheit so nie gegeben hat.

In solche Ausstellungen werden gern die Bürger einbezogen, so
auch  diesmal.  Nach  entsprechenden  Aufrufen  reichten  sie
etliche Objekte mit Hagener „Stallgeruch“ ein – von lokal
gestalteten Schneekugeln bis zum Brettspiel mit Ortsbezug. Da
schlägt das lokalptriotische Herz höher.

Humorig-historische  Postkarte:
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„In  Hagen  angekommen“.  (©
Stadtarchiv  Hagen)

Da war doch noch was mit Hagen? Richtig, wir erinnern uns an
die oft und gern zitierte Schlagzeile „Komm nach Hagen, werde
Popstar“, die am 3. Januar 1982 im „Spiegel“ erschienen ist.
Die Überschrift entstand im Zuge der Neuen Deutschen Welle,
die in Hagen sozusagen ihren Scheitelpunkt hatte. Nicht nur
wurden Nena und die Sängerin Inga Humpe hier geboren, in Hagen
gründeten  sich  auch  einflussreiche  Bands  wie  „Extrabreit“
(1978) und zuvor „Grobschnitt“ (1971). Letztere besteht – in
wechselnden Formationen – nunmehr seit 50 Jahren. Deshalb ist
ihrer  Story  im  Untergeschoss  eine  üppige  Extra-Abteilung
gewidmet. Mit Dokumenten, Fotos und Objekten (darunter ein
kompletter Bühnenaufbau) geht es so sehr ins Detail, dass wohl
selbst Spezialisten noch Neues erfahren.

Etwas für eingefleischte Hagener sind auch die Schwarzweiß-
Fotografien von Ennow Strelow, der in den 70er und 80er Jahren
einige kernige Typen der Hagener Szene porträtiert hat. Ältere
Bewohner kennen vielleicht noch den einen oder die andere,
Auswärtige  werden  zumindest  die  fotografische  Qualität  zu
schätzen  wissen.  Doch  je  mehr  biographische  Verbindungen
jemand zu Hagen hat, umso mehr Genuss verspricht diese Schau.

„Hagen – Die Stadt. Geschichte – Kultur – Musik“. Noch bis zum
21.  November  2021.  Hagen,  Osthaus-Museum,  Museumsplatz.
www.osthausmuseum.de

_____________________________

Der Text ist zuerst im „Westfalenspiegel“ erschienen:

www.westfalenspiegel.de

_____________________________

Weiterer Beitrag zur Ausstellung, mit einem Schwerpunkt auf
Rockmusik:

http://www.osthausmuseum.de
http://www.westfalenspiegel.de


Nena,  Grobschnitt,  Extrabeit  –  Ausstellung  zum  275.
Stadtjubiläum  erinnert  an  Hagens  Rock-Vergangenheit

Zum  100-jährigen  Bestehen:
Museum  Folkwang  lockt  2022
mit  Impressionisten  –  und
anderen Highlights
geschrieben von Bernd Berke | 9. November 2021
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Kommt mit etlichen weiteren Bildern aus Japan nach
Essen: Claude Monet „Sur le bateau (Jeunes filles
en  barque)“  –  „Im  Boot  (Junge  Mädchen  im
Ruderboot)“, 1887. Öl auf Leinwand (The National
Museum of Western Art, Tokyo, Matsukata Collection)

Stolze 100 Jahre alt wird das Essener Museum Folkwang anno
2022. Zum Jubiläum haben der Museumsleiter Peter Gorschlüter
und sein Team einiges vor, doch eine Ausstellung überstrahlt
wohl alle anderen Projekte: „Renoir, Monet, Gauguin. Bilder
einer fließenden Welt“ (ab 6. Februar 2022) dürfte eine jener
Schauen werden, die – wenn nichts Arges dazwischenkommt – die
magische Besuchsmarke von 100.000 übertreffen.

Just 1922, also vor bald 100 Jahren, wechselte die phänomenale
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Sammlung des Mäzens Karl Ernst Osthaus von Hagen nach Essen.
Für  Hagen  war  es  ein  bis  heute  nachwirkender,  äußerst
schmerzlicher  Verlust,  für  Essen  ein  geradezu  triumphaler
Zugewinn.

Osthaus und sein ebenso kunstsinniger japanischer Zeitgenosse

Wenn demnächst in Essen rund 120 Werke des Impressionismus und
seiner  Ausläufer  zu  sehen  sein  werden,  hat  dies  einen
besonderen, quasi globalen Hintergrund: Etwa zeitgleich mit
Osthaus tat sich der japanische Sammler Kojiro Matsukata in
Europa und hier insbesondere in Paris um. Der Mann, der ein
Schiffbau-Unternehmen  betrieb,  hatte  es  vor  allem  auf
Impressionisten  abgesehen  –  ganz  ähnlich  wie  Osthaus.

Es mag durchaus sein, dass die beiden Sammler einander damals
bei  befreundeten  Künstlern  begegnet  sind  oder  simultan
dieselben Ausstellungen besucht haben. Es ist halt nur nicht
überliefert.  Jedenfalls  werden  in  Essen  Spitzenwerke  aus
beiden  Sammlungen  vereint.  Zum  großen  Teil  kommen  die
kostbaren Stücke aus Japan erstmals seit den 1950er Jahren
wieder nach Europa. So kehrt auch Paul Signacs „Saint-Tropez“
(1901/1902),  einst  im  Folkwang-Besitz,  aus  Japan  erstmals
wieder nach Essen zurück; auf Zeit, versteht sich.



Auf  Zeit  aus  Japan  nach  Essen  zurück:  Paul  Signac
„Saint-Tropez“, 1901/02 – Der Hafen von Saint-Tropez, Öl
auf Leinwand (The National Museum of Western Art, Tokyo,
ehemals Museum Folkwang, Hagen/Essen)

In  diesem  Umfang  ist  die  von  Nadine  Engel  kuratierte
Ausstellung nur möglich, weil das „National Museum of Western
Art“ in Tokyo (ein 1959 eröffneter Bau nach Plänen von Le
Corbusier),  das  die  Schätze  von  Matsukata  beherbergt,
gründlich renoviert wird und daher geschlossen ist. Also kann
das  Haus  etliche  Werke  verleihen  –  neben  den  im  Titel
genannten Künstlern sind u. a. auch Manet, Cézanne, Van Gogh
und  Rodin  vertreten.  Essen  wird  sich  späterhin  mit  der
leihweisen Gegengabe von rund 40 Meisterwerken bedanken, die
im dann renovierten Tokyoter Museum gezeigt werden.

Plakate, Fotografie, Expressionisten, Helen Frankenthaler

1939 befand sich der Kernbestand der japanischen Sammlung in
Frankreich und wurde als Feindbesitz (Kriegsgegner Japan im
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Zweiten  Weltkrieg)  vom  französischen  Staat  beschlagnahmt.
Vieles, doch nicht alles wurde hernach restituiert. Einige
Lücken füllt nunmehr das Pariser Musée d’Orsay als weiterer
Leihgeber. Man darf den Sensations-Begriff nicht leichtfertig
bemühen, doch in diesem Falle…

Gehört  zur
Expressionisten-
Ausstellung:  Ernst
Ludwig  Kirchner
„Tanzpaar“, 1914, Öl
auf Leinwand (Museum
Folkwang,  Essen  –
Foto  Jens  Nober)

Ein  paar  weitere  Jubiläums-Vorhaben  sollen  nicht  unerwähnt
bleiben: Unter dem passend appellierenden Titel „We want you!“
wird  Plakat-  und  Werbekunst  von  den  Anfängen  bis  heute
ausgebreitet (ab 8. April 2022). Mit „Folkwang und die Stadt“
will sich das Museum mitten in die Stadtgesellschaft begeben,
vorwiegend mit ortsbezogenen Kunstaktionen (ab 21. Mai), die
derzeit noch entwickelt werden. „Expressionisten am Folkwang.
Entdeckt  –  verfemt  –  gefeiert“  widmet  sich  einem  zweiten
Schwerpunkt der Sammlertätigkeit von Karl Ernst Osthaus (ab
20. August).
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„Image Capital“ heißt ein Projekt, das – zwischen Wissenschaft
und  Kunst  angesiedelt  –  Strategien  und  Techniken  der
Fotografie behandelt. Auch Themenbereiche wie Apps, Gaming,
Simulation, Archivierung und manche Dinge mehr kommen dabei in
Betracht  (ab  9.  September).  Essen  macht  sich  derweil
berechtigte  Hoffnungen  auf  die  Gründung  eines  Deutschen
Fotoinstituts  daselbst,  konkurriert  aber  immer  noch  mit
Düsseldorf.

Schließlich wird es ab 2. Dezember 2022 eine Retrospektive zum
Werk  der  abstrakten  Expressionistin  Helen  Frankenthaler
(1928-2011) geben. Museumschef Peter Gorschlüter findet, es
sei  „höchste  Zeit“,  das  einflussreiche  Werk  der  US-
Amerikanerin  wieder  in  den  Blick  zu  nehmen,  das  seit
Jahrzehnten in Deutschland nicht mehr ausgiebig präsentiert
wurde.

Kein Zweifel: Die Kunsthäuser der anderen Revierstädte werden
sich anstrengen müssen, um im nächsten Jahr neben den Essener
Glanzpunkten zu bestehen.

Nena,  Grobschnitt,  Extrabeit
–  Ausstellung  zum  275.
Stadtjubiläum  erinnert  an
Hagens Rock-Vergangenheit
geschrieben von Rolf Pfeiffer | 9. November 2021
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Im heimatkundlichen Angebot der Hagener Jubiläumsausstellung
sind  selbstverständlich  auch  alte  Postkarten.  (Bild:
Stadtarchiv  Hagen/Osthausmuseum)

Die schwarze Reiseschreibmaschine Ernst Meisters steht hier,
die  farbbedeckte  Staffelei  Emil  Schumachers.  Einen  alten
Kinderwagen hat man auf das Podest gehoben, biedermeierliche
Möbel fördern nostalgische Empfindungen. Und an den Wänden
setzt  eine  auf  Eindruck  bedachte  Malerei  vergangener
Jahrhunderte  wichtige  Männer  in  Szene.

Hagen im Heimatmuseum ist eigentlich nichts Besonderes – sieht
man einmal davon ab, dass das Heimatmuseum seine Bestände nun
im Osthaus-Museum aufgebaut hat. Anlass ist das 275-jährige
Stadtjubiläum,  das  hier  mit  einem  eindrucksvollen
Ausstellungsprojekt gefeiert wird, Titel: „Hagen – die Stadt“.

Karl-Ernst Osthaus ist noch sehr präsent

Ein weiterer zentraler Raum ist voll von Portraitfotos, großen
und  kleinen,  alten  und  neuen.  Er  soll  dem  Publikum  wohl
vermitteln, dass die Menschen die Stadt ausmachen, keine ganz
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neue Erkenntnis. Doch was fällt einem zu Hagen außerdem noch
ein?  Was  ist  das  Besondere?  Da  wäre  natürlich  Karl-Ernst
Osthaus zu nennen, Industrieller, Sammler und Förderer der
modernen  Kunst  im  frühen  20.  Jahrhundert,  dem  das  Museum
seinen  Namen  verdankt.  Die  Architektur  des  Gebäudes,  die
bauliche Leichtigkeit und Jugendstil so entspannt verbindet,
atmet  immer  noch  den  Geist  dieses  Mäzens.  Und  auch  die
heutigen Bestände, die leider nicht identisch sind mit der
nach Essen verkauften Sammlung, lassen an die vergleichsweise
glücklichen  Zeiten  vor  dem  Ersten  Weltkrieg  und  der
Weltwirtschaftskrise  denken.

Auch  das  ist  Hagen:  Rockband
Grobschnitt im Jahr 1978. (Bild: Ennow
Strelow/Osthausmuseum)

Hotspot

Mehr als ein halbes Jahrhundert danach sind die ortstypischen
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Sensationen von ganz anderer Art. Anfang der 1970er Jahre wird
Hagen zu einem Hotspot der deutschen Rockmusik. Die Gruppe
„Grobschnitt“ erregt bundesweite Aufmerksamkeit, „Extrabreit“
formieren sich, ebenso Nena Kerners erste Kapelle mit dem
Namen „Stripes“. „Mein Mann hat den Bass gespielt“, erinnert
sich  Heike  Wahnbaeck  bei  der  Präsentation  der  üppigen
Grobschnitt-Abteilung  im  Souterrain  des  Museums.  Sie  hat
diesen  Teil  der  Jubiläumsausstellung  erarbeitet,  mit
zahlreichen Fotos, Plakaten, Zeitungsausschnitten, Videos und
Tourneeplänen.

Eine komplette Bühne ist aufgebaut, Besucher bestaunen die
antike  Technik,  die  teilweise  doch  recht  zeitlos  wirkt.
Wichtig  ist  Frau  Wahnbaeck,  dass  es  nicht  nur  um  einige
bekannte Bands, bekannte Musiker ging. Hagen, erinnert sie
sich,  war  damals  auch  ein  Zentrum  für  Studio-  und
Bühnentechnik,  kaum  irgendwo  sonst  waren  die  Roadies  so
professionell wie hier. Viele Fotos zeigen sie traut vereint,
die Musiker und die Männer, die schleppten, schraubten und
pusselten, damit die Gigs wie geplant über die Bühnen gehen
konnten. Rund 50 Jahre sind seit den Anfängen vergangen, und
das Jahr der Abschiedstournee, 1989, liegt auch schon über 30
Jahre zurück.

Hagen-Rock,  Teil  II:  Kai
Schlasse,  Sänger  von
Extrabreit,  im  Jahr  1984.
(Bild:  Ennow
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Strelow/Osthausmuseum)

Ennow Strelows Fotos

Was aus der Szene wurde? Viele Leute leben nicht mehr, viele
Lebenswege  verlieren  sich.  Doch  manche  Biographien  wurden
fortgeschrieben. Wir wechseln in die nächste Abteilung der
Ausstellung,  die  einen  Großteil  des  Museums  füllt.  Der
Fotograf  Ennow  Strelow,  der  „Extrabreit“  und  andere  Bands
getreulich  begleitete,  hat  auch  viele  andere  Menschen
portraitiert, Hagener und Personen mit markantem Hagen-Bezug.
Zu den Portraitfotos hat er Kurzbiographien geschrieben. Bei
ihm nun taucht Eddy Kante auf, der, als er noch viele Haare
auf dem Kopf hatte, zum Umfeld der Hagener Bands gehörte.
Später, ohne Haare, wurde er Bodyguard von Udo Lindenberg. Die
beiden sollen lange Jahre gut befreundet gewesen sein, bis
Eddy Kante eine Lindenberg-Biogaphie schrieb, die diesem nicht
gefiel. Aus war es mit der Freundschaft.

An der gesellschaftlichen Peripherie

Ennow  Strelows  fotografischer  Beitrag  zum  Stadtjubiläum,
besticht alleine schon durch den Fleiß, der hier erkennbar
wird. Ja, er hatte auch Prominenz vor der Linse, Peter Schütze
vom Hagener Theater etwa oder Jürgen von Manger, ebenfalls ein
Sohn der Stadt Hagen. Doch viel Sympathie brachte er auch
Menschen in der gesellschaftlichen Peripherie entgegen, dem
Flaschensammler Paul zum Beispiel, Flaschen-Paul genannt, oder
dem Schrauber Charly Haschke, der auch auf größere Entfernung
noch stark nach Werkstatt roch.



Hagens bekanntester Dichter Ernst Meister griff
gerne auch zum Pinsel. Dieses Aquarell „ohne
Titel“ aus dem Jahr 1956, 32 x 24 cm groß, ist
jüngst  in  das  Eigentum  des  Osthaus-Museums
übergegangen  (Bild:  Reinhard
Meister/Osthausmuseum)

Meisters Bilder

Schließlich gibt es noch ein bisschen Kunst zu sehen, Kunst
sozusagen in der kleinen Form, aber dafür um so beeindruk-
kender. Das Museum hat als Schenkung ca. 50 Bilder erhalten,
die  der  Hagener  Dichter  Ernst  Meister  schuf.  Er  hat,  was
weniger bekannt ist, gerne auch gemalt. Erste Arbeiten ab ca.
1954  erinnern,  in  den  Worten  von  Museumsdirektor  Tayfun
Belgin,  hier  und  da  an  Kandinsky  oder  das  Bauhaus,  doch
spätestens in den frühen 70er Jahren fand er zu einer eigenen
Bildsprache, abstrakt und expressiv, stark reduziert in den
Gestaltungsmitteln. 13 weitere Bilder schließlich stammen vom
Hagener Maler Horst Becking. Er hat sie zu Gedichten von Ernst
Meister  geschaffen,  farbenfrohe  Stücke,  vereinzelt
gegenständlich wahrzunehmen, auch eine Übermalung ist dabei.
Bilder und Texte finden sich in einem kleinen Büchlein wieder,
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das das Museum herausgibt.

Man hätte gerne mehr gewusst

Viel Originelles ist hier also versammelt, was zwingend gar
nicht  den  Anlass  „Stadtjubiläum“  gebraucht  hätte.  Bei
angemessener  Gewichtung  der  stadthistorischen  Anteile  hätte
man dem berühmten Maler Emil Schumacher natürlich mehr Raum
geben müssen, doch nun gut, der hat sein eigenes Museum gleich
gegenüber. Trotzdem wäre gerade bei ihm doch zu fragen, was
ihn  zeitlebens  in  Hagen  hielt.  Auch  Nena  hätten  wir  gern
prominenter platziert gesehen, ohne deshalb die Hagener Rock-
Szene  vernachlässigen  zu  wollen.  Jürgen  von  Manger  ist
wenigstens  ein  Video-Räumchen  vorbehalten,  wo  seine  alten
Fernsehauftritte laufen.

„Hagen – die Stadt. Geschichte, Kultur, Musik“
bis 21.11.2021
Osthaus Museum Hagen, Museumsplatz 1, Hagen
Di-So 12.00 – 18.00 Uhr, Eintritt frei, Maskenpflicht
www.osthausmuseum.de

 

Joseph  Beuys  auf  der  Spur:
Aktions-Fotografien  von  Ute
Klophaus in Wuppertal
geschrieben von Bernd Berke | 9. November 2021
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Große  Geste:  Joseph  Beuys  bei  der  Aktion
„Titus/Iphigenie“  (J.  Beuys/J.  W.  v.  Goethe/C.
Peymann/W. Shakespeare/W. Wiens). 29. Mai 1969, 20 Uhr,
Theater  am  Turm,  Frankfurt  am  Main.  Fotografie:  Ute
Klophaus,  Bromsilberabzug  auf  Papier,  schwarzweiß,
Risskante unten (Courtesy Sammlung Lothar Schirmer | ©
Nachlass Ute Klophaus / © für das Werk von Joseph Beuys:
VG Bild-Kunst, Bonn, 2021)

Nein,  beim  vielfältigen  Ausstellungsreigen  im  Beuys-
Gedächtnisjahr soll Wuppertal auf keinen Fall abseits stehen,
meint Roland Mönig, Direktor des Von der Heydt-Museums. Sein
Haus hat sich ein spezielles, bislang nur selten beleuchtetes
Thema  ausgesucht,  nämlich  Fotografien,  die  Ute  Klophaus
(1940-2010)  von  Aktionen  des  Joseph  Beuys  (1921-1986)
aufgenommen  hat.

Rund 230 Arbeiten umfasst die von Antje Birthälmer kuratierte
Schau. Bemerkenswerte Traditionslinie: Schon die erste Einzel-
Präsentation Beuys’scher Arbeiten in einem Museum hatte es
anno  1953  in  Wuppertal  gegeben.  Beuys‘  Vita,  findet  der
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Verleger und Kunstsammler Lothar Schirmer, aus dessen Fundus
die allermeisten der gezeigten Fotos stammen, sei mit Ute
Klophaus‘ Geburtsstadt Wuppertal geradezu „verknotet“ gewesen.

Ute  Klophaus:
Selbstporträt.
(Fotografie:  Ute
Klophaus,
Bromsilberabzug  auf
Papier,  schwarzweiß,
Risskanten  rechts  und
unten  /  Courtesy
Sammlung  Lothar
Schirmer / © Nachlass
Ute Klophaus)

Es  muss  schon  ein  besonderes,  zuweilen  kompliziertes
Verhältnis  gewesen  sein  zwischen  dem  nach  und  nach  immer
berühmteren  Künstler  und  der  künstlerisch  hochbegabten
Fotografin. Schon seit der ersten Begegnung (am 5. Juni 1965),
beim legendären 24-Stunden-Happening in der Wuppertaler (!)
Galerie Parnass, muss Ute Klophaus sogleich in Beuys‘ Bann
geraten sein. Fortan folgte sie ihm – wann immer es ging – auf
Schritt und Tritt. Eine symbiotische Beziehung? Nun ja. Wie
auf  einer  „Hasenjagd“  sei  sie  sich  dabei  gelegentlich
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vorgekommen, hat sie gesagt. Hat sie derweil andere Themen
versäumt? Müßige Frage.

Der Künstler fühlte sich verfolgt

Beuys  seinerseits  fühlte  sich  auf  Dauer  wohl  nicht  nur
geschmeichelt, sondern auch schon mal verfolgt. Manchmal ist
es ihm zu viel geworden mit der Nachstellung. Dann hat er sie,
wie  es  heißt,  ziemlich  harsch  angeraunzt;  vielleicht  auch
deshalb, weil sie hinter die Fassade seiner sonstigen medialen
Wirkung vorzudringen vermochte? Auf manchen Bildern macht sie
ja geradezu die spirituellen Energieströme sichtbar, die dabei
geflossen sein dürften. Eigentlich unheimlich.

Nochmals  die  Aktion  „Titus/Iphigenie“,  29.5.1969,
Frankfurt/Main  (Fotografie:  Ute  Klophaus,
Silbergelatine-Abzug, hochglänzend, Risskante oben). Von
der Heydt-Museum, Wuppertal (© Nachlass Ute Klophaus / ©
für das Werk von Joseph Beuys: VG Bild-Kunst, Bonn,
2021)

Betrübt war Ute Klophaus, wenn Beuys sie (absichtlich?) von
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seinen Aktions-Plänen nicht unterrichtete, als hätte er sie
abschütteln wollen. So geschehen im Vorfeld seiner Performance
„Titus/Iphigenie“  im  Frankfurter  Theater  am  Turm  (1969).
Dorthin fuhr sie nicht etwa auf Einladung, sondern aufgrund
einer seltsamen Eingebung. Sie ahnte, dass er etwas vorhatte
und kam ihm auf die Spur. So fotografierte sie doch noch
seinen höchst bildwirksamen Auftritt mit einem weißen Pferd.
Umstände und Resultat haben hier wie auch häufig sonst eine
mystische Dimension. Es ließe sich mit Fug fragen, wieviel
Mystifikation hierbei im Spiel sein könnte.

Auch  einige  andere  Künstler  waren  an  solchen  Aktionen
beteiligt  (z.  B.  Nam  June  Paik,  Charlotte  Moorman,  Wolf
Vostell), doch Ute Klophaus scheint sich immer fast nur auf
Joseph Beuys konzentriert zu haben. Die damaligen Entfaltungen
der Kunst im Gefolge der Fluxus-Bewegung waren Neuland, waren
eine Herausforderung auch an die Fotografie. Und heute? Sind
Lichtbilder nahezu die einzigen Relikte, die von den Aktionen
geblieben sind.

Keine Dokumentation, sondern subjektive Eindrücke

Weitgehend  chronologisch  folgt  die  Ausstellung  den  von
Klophaus  festgehaltenen  Beuys-Aktionen  über  rund  20  Jahre
hinweg – von 1965 bis 1986. Die Fotografin hat sich innerlich
stets dermaßen intensiv auf die Vorführungen eingelassen, dass
sie höchst eingängige Bildformeln entwickeln konnte, die dem
Geist der Aktionen zu entsprechen scheinen. Doch nicht als
Dokumentation  wollte  sie  ihre  Aufnahmen  verstanden  wissen,
sondern  als  Zeugnisse  subjektiver  Betrachtung.  Auf  solche
Weise hat sie mit ihren Bildern die öffentliche Wahrnehmung
der  Beuys’schen  Aktionskunst  wesentlich  mitbestimmt.
Überschreitung und Transformation waren Merkmale seiner Kunst,
sie wiederum transformierte sein Tun kongenial in ein anderes
Medium. Sie war so etwas wie sein Gegenüber, doch keinesfalls
eine Gegnerin.



Gesichtsmaske aus Blattgold, Goldstaub und Honig: Joseph
Beuys bei seiner Aktion „wie man dem toten Hasen die
Bilder  erklärt“,  26.  November  1965,  20  Uhr,  zur
Eröffnung der Beuys-Ausstellung „…irgend ein Strang…“ in
der Galerie Schmela, Düsseldorf, Hunsrückenstraße 16-18
(Fotografie: Ute Klophaus, Bromsilberabzug auf Papier,
schwarzweiß,  Risskante  unten)  –  (Courtesy  Sammlung
Lothar Schirmer / © Nachlass Ute Klophaus / © für das
Werk von Joseph Beuys: VG Bild-Kunst, Bonn, 2021)

Nur mal als Beispiel für Beuys‘ oft rätselhafte Handlungen in
Raum und Zeit: Die Aktion „wie man dem toten Hasen die Bilder
erklärt“ (November 1965 in der Düsseldorfer Galerie Schmela)
war  unter  anderem  gedacht  als  Versuch  einer  Synthese
europäischen und asiatischen Denkens. Ute Klophaus hat derlei
Vorgänge  nicht  einfach  abgebildet,  sondern  durch
Nachbearbeitung,  Grobkörnigkeit,  Zulassen  des  Zufalls,  nah
herangeholte Details, bewusst gesetzte Schadhaftigkeiten oder
gezielte  Schlieren  und  Verwischungen  auf  eine  andere,
durchgeistigte  Ebene  gehoben.
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Ersichtlich „aus der Zeit gerissen“

Kennzeichnend sind zumal die sichtbaren Risskanten der Fotos,
die  die  Szenen  als  „aus  dem  Zeitfluss  herausgerissen“
markieren, woraus sich der Titel der Schau herleitet. Anders
als  ein  Film,  der  all  die  vielen  Momente  „dazwischen“
erfassen, aber vielleicht auch ineinander verschwimmen lassen
würde,  erscheint  der  Einzelmoment  in  den  Fotografien
bedeutsam, ja bisweilen monumental, überlebensgroß: wie innig
Beuys‘ sich an ein Fettkissen anschmiegt, wie priesterlich er
bei seiner Iphigenie-Aktion die Orchesterbecken zu schlagen
sich  anschickt…  Und  bei  all  dem  gar  nicht  zu  vergessen:
Schwarzweiß-Fotografie, wenn sie so gehandhabt wird, stand und
steht immer noch für die wahrhaft bleibenden Augenblicke.

Ein interessanter Aspekt der Fotografien sind übrigens auch
die gelegentlich am Rande auftauchenden Aktions-Besucherinnen
und Besucher. Ihrer ansichtig, meint man etwas vom Aufbruch
der mittleren und späten 1960er Jahre gewahr zu werden. Welch
eine Ahnung des Kommenden: ganz nebenbei, ohne Posen, völlig
unaufdringlich.

„Aus der Zeit gerissen“. Joseph Beuys: Aktionen – fotografiert
von Ute Klophaus. 1965-1986. Sammlung Lothar Schirmer. Von der
Heydt-Museum, Wuppertal, Turmhof 8. Vom 19. September 2021 bis
9. Januar 2022. Geöffnet Di-So 11-18 Uhr, Do 11-20 Uhr, Mo
geschlossen. Katalog 32 Euro. Eintritt Erwachsene 12 Euro,
ermäßigt 10 Euro, Familie 24 Euro.

www.von-der-heydt-museum.de

http://www.von-der-heydt-museum.de


Filigran,  trivial  und
dreidimensional  –  Stephanie
Brysch zeigt Ausgeschnittenes
im Torhaus Rombergpark
geschrieben von Rolf Pfeiffer | 9. November 2021

Wehe,  wenn  sie  ausgeschnitten:
Bedrohlich  quellen  Pflanzen  aus  dem
Buch  Karl  Blossfeldts  hervor.  (Foto:
rp)

Eigentlich sollte eine Ausstellungsbesprechung ja nicht mit
dem Handwerklichen beginnen, das jeder künstlerischen Arbeit
innewohnt.  Doch  wenn  man  beschreiben  will,  was  Stephanie
Brysch  (Jg.  1976)  macht,  bleibt  einem  kaum  etwas  anderes
übrig. Die Dortmunder Künstlerin schneidet aus, was ihr des
Ausschneidens  wert  zu  sein  scheint,  Blumen  aus  dem
Blumenkatalog zum Beispiel oder Schmetterlinge aus einem alten
Lehrbuch, Singvögel, Raupen; aber auch Szenen und Details aus
Comic-Heften,  Felsformationen  aus  selbstgemachten  alten

https://www.revierpassagen.de/114509/filigran-trivial-und-dreidimensional-stephanie-brysch-zeigt-ausgeschnittenes-im-torhaus-rombergpark/20210707_1843
https://www.revierpassagen.de/114509/filigran-trivial-und-dreidimensional-stephanie-brysch-zeigt-ausgeschnittenes-im-torhaus-rombergpark/20210707_1843
https://www.revierpassagen.de/114509/filigran-trivial-und-dreidimensional-stephanie-brysch-zeigt-ausgeschnittenes-im-torhaus-rombergpark/20210707_1843
https://www.revierpassagen.de/114509/filigran-trivial-und-dreidimensional-stephanie-brysch-zeigt-ausgeschnittenes-im-torhaus-rombergpark/20210707_1843
https://www.revierpassagen.de/114509/filigran-trivial-und-dreidimensional-stephanie-brysch-zeigt-ausgeschnittenes-im-torhaus-rombergpark/20210707_1843/brysch_blossfeldt_gui6607_b


Schwarzweißfotografien und vieles mehr.

Leider läßt die „einäugige“ Fotografie
die  Dreidimensionalität  des  Objekts
nur ahnen. Doch die Schatten der Pilze
sind echt. (Foto: rp)

Pures Handwerk

Ausgeschnittenes wird thematisch geordnet archiviert und in
Form  und  Ordnung  gebracht,  wenn  eine  Bildidee  nach
Verwirklichung verlangt. Was dann entsteht, ist keine flächige
Collage,  sondern  ein  höchst  filigranes  dreidimensionales
Gebilde,  in  dem  Ausgeschnittenes,  auf  unscheinbaren,
unterschiedlich  hohen  Schaumstoffsäulchen  montiert,  ein
(überwiegend)  buntes,  frappierendes  Raumerlebnis  schafft.
Dieses Raumerlebnis verdankt sich purer Handwerksarbeit, keine
3D-Brille ist vonnöten, kein Computer hat mitgewirkt. Eine
entfernte  Verwandtschaft  scheint  höchstens  zu  den  Theater-
Guckkästen  vergangener  Jahrhunderte  zu  bestehen,  in  denen
ebenfalls durch das Einfügen von Kulissen, Figuren usw. in
unterschiedlichen  Tiefen  beeindruckende  Raumeffekte
entstanden.
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Fröhliche Raupen (Foto: rp)

Ökologie

Im Dortmunder Torhaus Rombergpark, einer hübschen, kleinen,
kuscheligen städtischen Galerie, sind nun nach langer Corona-
Schließung  einige  Arbeiten  von  Stephanie  Brysch  zu  sehen,
ebenso luftig in den Ausstellungsraum gestellt, wie auch die
Kompositionen  selbst  in  sich  recht  luftig  und
wohlproportioniert  gehalten  sind.  Wer  will,  und  jetzt
verlassen wir die handwerkliche Ebene des Kunstbeschreibens,
mag die farbenfrohen Darstellungen von Tieren und Pflanzen als
ökologisches Memento lesen, als Erinnerung an das, was in
dieser Vielfalt bald schon nicht mehr so sein könnte, aber der
Gedanke drängt sich nicht unbedingt auf.
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Stephanie  Brysch  mit
Schmetterlingen (Foto: Susanne
Henning, Kulturbüro Dortmund)

Spielart der Pop Art

Stephanie  Brysch  hatte  sich  in  früheren  Arbeiten  –  mit
gleicher Ausschneide- und Montagetechnik – auch dem Bergbau
zugewandt, einige ihrer Arbeiten waren 2018 in der Ausstellung
„Kunst und Kohle: Schichtwechsel“ im Dortmunder „U“ zu sehen.
Comic-Figuren wühlten sich durch den Untergrund, suchten nach
Schätzen  in  dunklen  Verliesen,  die  Panzerknacker  gruben  –
erfolglos  natürlich  –  einen  Tunnel  zu  Dagobert  Ducks
Geldspeicher, und so fort: lustig, respektlos und auch ein
bißchen überwältigend in dieser Verdichtung. Zudem formte sich
in  der  Wahrnehmung  eine  Spannung  zwischen  dem  doch  recht
massiven Gegenstand der Schau (Kohle), der Trivialität der
verwendeten  Bildmotive  und  der  schier  unglaublichen
Genauigkeit  in  der  Ausführung.  Vertraute  Proportionen
verschoben sich, man konnte sich in einer speziellen Spielart
der Pop Art wähnen, deren Kennzeichen hier aber nicht ein
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unerhörtes „Blow up“ bis zum letzten Rasterpunkt der Vorlage
war, sondern ein akribisches „Cut out“ von Comic-Bildchen,
deren  Papierqualität  so  mies  war,  daß  die  Rückseiten
durchschienen.

Serielle  Reihung  mit  Comic-Helden  auf
Bänken (Foto: rp)

Comic-Helden

Nur  eine  Comic-Arbeit  hat  es  in  das  Torhaus  Rombergpark
geschafft, und sie hat mit Flora und Fauna nichts zu tun. In
serieller Reihung zeigt sie Sitzende auf Bänken, manchmal auch
Bänke ohne Personen. Wir treffen Donald Duck und Gustav Gans,
Asterix und Obelix, den rosaroten Panther, Schlümpfe und Goofy
und andere alte Bekannte mehr – ein federleichter Spaß, für
den diese Technik offensichtlich sehr gut taugt.

Fotos von Karl Blossfeldt

Und dann ist das noch eine Vitrine im Raum, bei der alles ganz
anders ist. In ihr steht, aufgefächert, ein altes Lehrbuch,
aus dem die Bildmotive – ausgeschnitten natürlich – gleichsam
herausquellen. Es ist ein Buch des Fotografen und Gelehrten
Karl Blossfeldt, der, stark verkürzt gesagt, die Formensprache
der  Antike  in  der  Natur  suchte  und  fand  und  sie  mit
eindrucksvollen Fotografien dokumentierte. Auch diese Motive
hat Stephanie Brysch mit der Nagelschere freigestellt, und wie
hier nun die Pflanzen das Buch verlassen, wie sie flüchten

https://www.revierpassagen.de/114509/filigran-trivial-und-dreidimensional-stephanie-brysch-zeigt-ausgeschnittenes-im-torhaus-rombergpark/20210707_1843/brysch_comic2__gui6617_b


oder sich ausbreiten, man weiß es nicht recht – das hat was.
Da fühlt man sich unbehaglich.

Fußball und Tourismus

Wie  wirksam  diese  Kunst  aus  Zitaten  ist,  mag  ein
entdeckungsfreudiges Publikum für sich selbst entscheiden, am
besten  bei  einem  Besuch  im  Torhaus.  Und  was  kommt  als
nächstes? Das Ausschneiden, sagt Stephanie Brysch, mache ihr
nichts aus, habe für sie etwas Entspannendes. Und deshalb wird
sie wohl bis auf weiteres dabei bleiben. Fußball könnte ein
Thema werden, sagt sie. Und auch einige alte Tourismus-Führer
harren der Durcharbeitung.

Stephanie Brysch: „Pflanzen, Tiere, Schlumpf“
Ausstellung im Torhaus Rombergpark, Am Rombergpark 50,
Dortmund
Bis  25.  Juli.  Geöffnet  di-sa  14  –  18  Uhr,  so  und
feiertags 10 – 18 Uhr.
Eintritt frei.
In der Ausstellung gilt Maskenpflicht.

Wie  einer  den  anderen  zur
Geltung  bringt:  Hagen  zeigt
Gemeinschaftsbilder  von  Jiří
Georg  Dokoupil  und  Julian
Schnabel
geschrieben von Bernd Berke | 9. November 2021
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Jiří  „Georg“  Dokoupil  (li.)  und  Julian  Schnabel  vor
einem  ihrer  großformatigen  Gemeinschaftsbilder
(„untitled#14″) im Hagener Osthaus Museum. (Foto: Bernd
Berke)

So verschieden sind die Menschen, auch und gerade, wenn es
sich  um  weltbekannte  Künstler  handelt:  Es  könnte  einem
phasenweise  fast  entgehen,  dass  Jiří  Georg  Dokoupil  beim
Pressetermin zugegen ist, so zurückhaltend gibt sich der 1954
in der Tschechoslowakei geborene, heute in Berlin und Prag
lebende Künstler und einstige Protagonist der „Jungen Wilden“
der 1980er Jahre.

Nun aber Julian Schnabel! Einem Malerfürsten gleich, entert
der soeben aus New York eingeflogene US-Amerikaner (Jahrgang
1951) die Ausstellungsräume des Hagener Osthaus Museums und
beginnt  sogleich,  das  Gestühl  für  die  Pressekonferenz
eigenhändig umzustellen. Um freie Sicht auf die Kunst ist es
ihm zu tun. Gleichzeitig setzt er sich selbst in Szene. Der
Mann fällt unmittelbar auf. Mit seiner Präsenz füllt er jeden
Raum. Ist es eine erdrückende Gegenwart? Jedenfalls nicht im
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produktiven  Zusammenspiel  mit  Doukoupil,  das  wundersam
ausbalanciert erscheint.

Auch  unter  dem  Gesichtspunkt  ihrer  Verschiedenheit  ist  es
phänomenal, was die beiden Künstler gemeinsam zuwege gebracht
haben.  Hagen  zeigt  jetzt  13  großformatige  „Collaboration
Paintings“, also gemeinschaftlich bewerkstelligte Gemälde, die
2015 bei einem Besuch Schnabels in Dokoupils Berliner Atelier
entstanden sind. Dokoupil kann keinesfalls nur „heftig“ wie
ehedem, sondern geradezu duftig und hauchzart wie in seinen
Seifenblasen-Bildern, die den hier gezeigten Arbeiten zugrunde
liegen und wirklich aus gefärbter Seifenlauge hervorgewachsen
sind.  Er  hat  ja  auch  schon  mit  Ruß,  Muttermilch  und
Reifenabdrücken gearbeitet. Warum also nicht mit Seifenlauge?

Dokoupil und Schnabel 2015 bei der Arbeit in Berlin.
(Foto: Deyan Manolov)

Im ständigen tätigen Dialog mit Julian Schnabel sind diese
Bilder durch einen Prozess der Metamorphosen gegangen – bis
die  beiden  Künstler  unisono  festgestellt  haben,  dass  ihre
Schöpfung  gelungen  war.  Folgt  man  Schnabel,  der  aber
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keineswegs die Bilder deuten oder interpretieren mag, so haben
sich  auf  den  Bildern  nach  und  nach  Landschaften  oder
syntaktische  Muster  ergeben.  Doch  nicht  um  bewusste
Kompositionen handelt es sich, sondern eben um das Resultat
eines  gemeinsamen  Arbeitsprozesses,  in  dessen  Verlauf
vorwiegend  Acrylfarben,  Sprühdosen,  Plastikfolie  auf
Linoleumböden  (oder  Leinwand)  und  eben  Seifenlauge  zum
intensiven Einsatz kamen.

Gewiss: Man könnte im Nachhinein dieses oder jenes Bildelement
einem  der  beiden  Künstler  zuordnen,  doch  darauf  kommt  es
letztlich gar nicht an. Diese Bilder künden wahrhaftig von
einem  Zusammenwachsen  zweier  malerischer  Temperamente,  sie
wirken allerdings auch nicht so, als stammten sie von einem
einzigen Urheber. Keine falsche Harmonie. Sie enthalten noch
die Spannung zweier verschiedener Arten des Zugriffs.

Doch so sehr und so entschieden Schnabel den zartsinnigen
Spuren  der  Seifenblasen  zuweilen  peitschenförmig  zugesetzt
haben mag, so ist es doch an keiner Stelle gewaltsam, sondern
emotional  bewegte  Reaktion  aufs  Vorhandene,  die  wiederum
Dokoupil zu eigenen Interventionen veranlasst hat. Ein Geben
und  Nehmen.  Oder  wie  Osthaus-Direktor  Tayfun  Belgin  es
ausdrückt: „Auf den Pinselschlag des einen folgte die Antwort
des anderen, auf Linie folgte Farbe, auf geschlossene Form
eine offene.“ Und so fort.

Es ist, als betonten beide Positionen einander, als brächten
sie sich gegenseitig zum gesteigerten Ausdruck. Einer lässt
den anderen nicht nur gelten, sondern bringt ihn erst vollends
zur  Geltung.  Ein  Fall  von  echter  Freundschaft,  von
bildgewordenem Vertrauen und Vertrautsein. Überdies müssen sie
beide  sich  und  erst  recht  uns  nichts  mehr  beweisen,  drum
waltet  nicht  nur  Spannung,  sondern  schließlich  auch  etwas
souverän Entspanntes in diesen Bildern.



Immer für einen Gag gut:
Unter  Schnabels  Jacke
verbarg sich ein Shirt
mit  der  Aufschrift
„Second  Best“
(Zweitbester)…  Im
Hintergrund ein weiteres
Gemeinschaftsbild  –
„untitled#10″  (Foto:
Bernd  Berke)

Schon um 1980 haben sie einander als Künstler wahrgenommen und
zunehmend respektiert, seit über 30 Jahren kennen sie sich
persönlich.  All  die  Jahre,  all  die  wechselnden  Zeitläufte
haben wohl mit hineingespielt in dieses gemeinsame Arbeiten.
Und doch war es vor allem spontane Aktion. Man habe während
des  Malens  nicht  über  die  Existenz  philosophiert,  lässt
Schnabel mit einem Anflug von Ironie wissen. Bloß nicht zu
viel theoretischer Kram. Überhaupt habe man gar nicht so viel
gesprochen. Man hat getan, was getan werden musste. Und ja,
„lots of joy“ habe man dabei empfunden.

Es muss dem Museumsleiter Tayfun Belgin ein Herzensanliegen
gewesen sein, just diese Bilder zeigen zu können. Schon als
Student habe er Dokoupil und andere „Junge Wilde“ 1982 in der
legendären Berliner „Zeitgeist“-Ausstellung bewundert. Jetzt
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hat eine Kooperation mit der Düsseldorfer Galerie Geuer &
Geuer die von Reiner Opoku kuratierte Ausstellung ermöglicht.
Die Künstlernamen schmücken Hagen ungemein.

Witzig  entspannt  übrigens  auch  der  Titel  des  ganzen
Unterfangens: „Two Czechoslovakians walk into a bar“ (Zwei
Tschechoslowaken  gehen  in  eine  Bar).  Schnabels  Vorfahren
stammten, wie Dokoupil, aus dem ostmitteleuropäischen Lande.
Und auch der zweite Teil hat einen Anschein von Wahrheit. Wie
sich Schnabel erinnert, wurde beim gemeinsamen Malen durchaus
das eine oder andere Glas Whisky geleert. Sollte etwa dieser
goldbraune Fleck auf jenem Bild…?

Jiří Georg Dokoupil und Julian Schnabel: „Two Czechoslovakians
walk into a bar“. Collaboration Paintings. 27. Juni bis 15.
August, Osthaus Museum, Hagen, Museumsplatz 1 (Hochstraße).
Geöffnet Di-So 12-18 Uhr.

www.osthausmuseum.de

Ergänzend zu den Großformaten sind in der Unteren Galerie
Grafiken von Julian Schnabel (seit den später 70er Jahren bis
2021) zu sehen.

_____________________________________

P. S.: Apropos Künstlerfreundschaft. Den muss ich jetzt aber
noch loswerden: Der verehrte Max Goldt schrieb einst, alle
Kulturwelt  rede  immer  voller  Emphase  von  „Künstler-
Freundschaften“.  Aber  habe  man  je  von  einer  „Elektriker-
Freundschaft“ gehört?

http://www.osthausmuseum.de


Immer  wieder  eine  Idee
voraus:  „Totalkünstler“  Timm
Ulrichs  bereichert  die
Dortmunder Ostwall-Sammlung
geschrieben von Bernd Berke | 9. November 2021

Künstler Timm Ulrichs vor seinem Schaf im Wolfspelz, im
Hintergrund  Museumsmitarbeiterin  Natalie  Calkozan.
(Foto: Bernd Berke)

Die Namen der deutschen Kunst-Weltberühmtheiten spricht er mit
leichtem Befremden aus: Joseph Beuys, Gerhard Richter. Sie
seien bei weitem überschätzt, findet der auch nicht gänzlich
unbekannte „Totalkünstler“ Timm Ulrichs (81). Wenn er erst
einmal ins Plaudern gerät…
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Anlass  seiner  unterhaltsamen,  zwischen  einem  Hauch  von
Selbstmitleid  und  gehöriger  Selbstironie  schwankenden  Suada
ist  ein  Konvolut  von  23  seiner  Arbeiten,  die  als
Neuerwerbungen bzw. Schenkungen in den Besitz des Dortmunder
Museums Ostwall (MO) übergehen. 18 davon, vorwiegend aus den
1960er bis 1980er Jahren, sind vom 11. Juni bis zum 18. Juli
im MO-Schaufenster auf der 5. Ebene des „Dortmunder U“ zu
sehen.

Timm Ulrichs spricht von einem wahren Adrenalinschub, den der
erfreulich namhafte Betrag für den Ankauf bei ihm ausgelöst
habe. Er sei es nicht gewohnt, mit seiner Kunst finanzielle
Erfolge  zu  erzielen  –  nicht  einmal  in  seiner  Wahlheimat
Hannover,  „wo  ich  hängen  geblieben  bin“.  Vor  lauter
Begeisterung  habe  er  deshalb  für  Dortmund  noch  etwas
Geschenktes  draufgelegt.  Seine  kleine  Auswahl  fügt  sich
jedenfalls zum Fluxus-Schwerpunkt im Dortmunder Haus.

Wie eine geglückte Adoption

In  seinem  Alter,  so  der  kinderlose  Mann  (er  erwähnt  es
eigens),  müsse  man  an  den  Tod  und  als  Künstler  an  die
Nachwirkung denken. Am liebsten sähe er möglichst viele seiner
Werke  in  Museen  verwahrt,  dort  seien  sie  sicher  vor
gewinnsüchtigen  Käufern  und  Verkäufern.  Die  Übergabe  ans
Museum komme ihm vor wie eine geglückte Adoption der Werke.
Ganz in diesem Sinne hat er sich in letzter Zeit sogar daran
gemacht, einzelne Arbeiten vom Markt zu nehmen, indem er sie
zurückkauft. Kein leichtes Unterfangen, denn Stücke, die es
einst für eine Handvoll Deutsche Mark gegeben hat, werden nun
doch für Tausende Euro gehandelt.

Timm Ulrichs, der immerhin rund drei Jahrzehnte lang (bis
2005) wohlbestallter Professor an der Kunstakademie Münster
gewesen ist, sagt von sich, er habe „nie eine richtige Wohnung
gehabt. Ich wohne nicht, ich hause. Als Messie…“ Bevor wir das
noch für bare Münze nehmen, wollen wir lieber schauen, was
fortan im Dortmunder Museum verbleibt.

https://www.revierpassagen.de/3375/timm-ulrichs-kunst-auf-die-lockere-art/20050723_1303


All diese kleinen Hauptwerke

Der  Künstler  selbst  bezeichnet  die  Auswahl  als
„repräsentativen  Querschnitt“  durch  sein  Oeuvre.  Noch  das
kleinste  Objekt  gilt  ihm,  wenn  die  Idee  nur  zündet,  als
Hauptwerk: die rauschenden Muscheln als „Hörspiel“, weitere
Muscheln  als  überdeutliche  Anspielung  aufs  weibliche
Geschlecht,  die  Dose  mit  einem  –  Achtung,  gelüftetes
Geheimnis! – innen drin verborgenen Dosenöffner, sein 1975 auf
der  Kunstmesse  Art  Cologne  erstelltes  Selbstbildnis  als
Blinder mit dem Titel: „Ich kann keine Kunst mehr sehen!“

Ein paar weitere Beispiele:

Eines  der  auffälligsten  Exponate  (präsentiert  auf  der  4.
Ebene) ist die lebensgroße Doppelskulptur „Wolf im Schafspelz
– Schaf im Wolfspelz. Ein Verwandlungskunststück“ (2005/2010).
Tatsächlich  hat  der  Künstler  die  Tiere  derart  präparieren
lassen, dass ihre Felle vertauscht sind. Dazu bedurfte es
eines kostspieligen Gutachtens, das Ausnahmen vom Artenschutz
bescheinigte.  Das  Ergebnis  vermag  zu  irritieren.  Ist  es
schlimmer, wenn das (vermeintlich) Böse sich als das Harmlose
tarnt, oder ist es umgekehrt womöglich noch abgründiger? Tiere
sehen dich an und stellen dir Fragen.

Die Sache mit Wolf und Schaf

Ein paar Meter weiter finden sich zwei spielzeuggroße Herden
unter dem Titel „Schwarze Schafe“. Doch halt! Es steht zwar in
dunkles  Tier  allein  in  einer  weißen  Herde,  doch  auch  ein
einzelnes weißes Tier in einer dunklen Herde. Was heißt denn
hier Minderheit, was heißt denn hier „verrufen“? Immer wieder
gelingt  es  Ulrichs,  mit  beinahe  unscheinbaren  Maßnahmen
erhellende Gedankenspiele anzuregen. Mitunter meint man, das
Ergebnis  nahezu  wissenschaftlicher  Versuchsanordnungen  zu
sehen, wie etwa bei jenem schräg stehenden Pendel, auf dessen
Realisierung er Jahrzehnte warten musste, weil es vorher keine
genügend starken Magneten für solche Zwecke gegeben hat. Timm



Ulrichs hat einmal Edison als sein größtes Vorbild bezeichnet,
denn  der  habe  200  Patente  aus  allen  denkbaren  Bereichen
gehalten. Doch vor und nach aller „Wissenschaft“ dürfte bei
Ulrichs eine große Portion Spontanität im Spiele sein.

Noch  einmal  Timm  Ulrichs  (81),  vor  einer  Fotografie
seiner selbst aus dem Jahre 1975 (Aktion „Ich kann keine
Kunst  mehr  sehen!“  /  ©  Timm  Ulrichs).  (Foto:  Bernd
Berke)

Geradezu verlieren kann man sich in den endlos vielen Details
der  50-teiligen  Fotoreihe  „Die  Welt  im  Wohnzimmer.  Das
Fernsehgerät als Sockel und Hausaltar“ (2001/2008), das so
manche vorgestrigen Sonderbarkeiten der Gemütlichkeit aufleben
lässt, aber nicht kurzerhand denunziert. Gerade das Gerät, mit
dem  „die  Welt  ins  Haus“  kommen  soll,  wird  zum  Schauplatz
höchst  privater  Reliquien,  die  sich  auf  dem  Apparat
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angesammelt haben; in diesem Falle vor allem in slowenischen
Seniorenheimen  vorgefunden.  Eins  steht  fest:  Mit  den  öden
Flachbildschirmen geht so etwas nicht mehr. Flackernd hinter-
und doppelsinnig erscheint auch die Arbeit mit einem echten
und  einem  täuschend  echt  fotografierten  Keilrahmen  für
Leinwände,  dem  edlen  Bildträger  der  Künste,  der  hier  ins
Alltägliche zurückgeholt wird. Wie hieß doch Ulrichs Aktion
von 1961: „Werbezentrale für Totalkunst & Banalismus“. Hehr
und heilig ist ihm nichts. Und nichts ist selbstverständlich.

Das tätowierte Augenlid

Erstaunlich, wie früh er manche Ideen oder auch Eingebungen
gehabt hat! Den Einfall, sein gesamtes Leben von der Geburt
bis zum Tod zu filmen, hegte er um 1961 (!), als wirklich noch
niemand  vom  Selfie-Wahn  zu  phantasieren  wagte.  Mit
Tätowierkunst experimentierte er bereits in den frühen 70ern,
als  die  heute  so  inflationären  Tattoos  allenfalls  bei
Seeleuten und manchen „schweren Jungs“ üblich waren. Just die
Einbeziehung  des  eigenen  Körpers,  lange  hernach  im
Kunstbetrieb  als  Neuheit  beschrien,  hat  Ulrichs  sehr
(vor)zeitig betrieben. Mal ließ er sich so tätowieren, dass er
selbst zur Zielscheibe wurde. Ein andermal ließ er sich die
Filmabspann-Worte  „The  End“  aufs  Augenlid  schreiben.
Hintergedanke:  Beim  allerletzten  Schließen  der  Augen  am
Lebensende  würde  der  Schriftzug  erscheinen.  Gelegentlich
erklärte sich Timm Ulrichs zum lebenden Kunstwerk und stellte
sich auch schon mal als Schlafender aus.

Heute würde man vielleicht flapsig sagen: Der Mann war „ganz
weit vorn“. Hätte er auch nur eine dieser Ideen konsequent zu
seinem Markenzeichen gemacht, wäre ihm vielleicht lukrativer
Kunstmarkt-Erfolg beschieden gewesen. Doch das war seine Sache
nicht.  Mit  immer  neuen  Ideen,  nie  so  recht  zu  fassen,
irrlichterte  er  durch  die  Kunstszene.

Wenn schon nicht Richter (der Ulrichs zufolge notfalls drei
Bilder parallel pinseln könnte) oder Beuys („Den habe ich bei



den  Mutiples  längst  abgehängt“),  wen  ließe  er  denn  dann
gelten?  Seine  rigide  Auswahl:  In  der  Nachkriegskunst  sei
lediglich  Dieter  Roth  (1930-1998)  „satisfaktionsfähig“,  dem
übrigens  2016  im  Museum  Ostwall  die  Ausstellung  „Schöne
Scheiße“  gewidmet  war.  Zu  seinen  Anregern  zählt  er  auch
Dadaisten wie Richard Hülsenbeck (der in Dortmund begraben
liegt) und vor allem Raoul Hausmann (1886-1971). Bei aller
strengen Auswahl weiß Ulrichs: „Niemand steht für sich allein.
Wir alle brauchen Gleichgesinnte.“

„Timm Ulrichs. Willkommen im Museum Ostwall“. 15. Juni bis 18.
Juli 2021, geöffnet Di+Mi 11-18, Do+Fr 11-20, Sa+So 11-18 Uhr,
Mo geschlossen. Museum Ostwall im Dortmunder U, „Schaufenster“
auf Ebene 5. Leonie-Reygers-Terrasse, 44137 Dortmund, Info-
Tel. 0231 / 50-2 47 23.

www.dortmunder-u.de 

 

Eine  Bühne  für  fiebrige
Phantasien  –  Märchenbilder
von  Philipp  Fröhlich  in
Wuppertal
geschrieben von Bernd Berke | 9. November 2021
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Philipp Fröhlich: „Der Rattenfänger von
Hameln – die Kinder I“, 2018. Öl auf
Leinwand,  275×195  cm  (©  Philipp
Fröhlich)

Schauen  wir  doch  mal,  was  Philipp  Fröhlich  nach  eigenem
Bekunden nicht ist. Er ist kein Fotograf, obwohl er für seine
Kunst  das  Mittel  der  Fotografie  einsetzt,  aber  nur  als
vorbereitendes Hilfsmittel zu Dokumentations-Zwecken. Fröhlich
ist  auch  kein  Theatermaler,  der  bildhafte  Kulissen  für
Inszenierungen  herstellt.  Allerdings  ist  er  studierter
Bühnenbildner mit höheren Weihen der Kunstakademie Düsseldorf
(Meisterschüler von Karl Kneidl). Zudem bekennt er, fürs Kino
gar keinen rechten Sinn zu haben. Dabei wirken seine Gemälde
zuweilen,  als  seien  sie  in  nostalgischem  Technicolor
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ausgeführt.  Das  alles  sind  keine  Widersprüche,  sondern
lediglich Klarstellungen, Differenzierungen.

Der 1975 in Schweinfurt geborene Philipp Fröhlich hat 1995
sein Abitur in Wuppertal gemacht, wo er nun in der Kunsthalle
Barmen ausstellt. Ein „Heimspiel“ also? Nur sehr bedingt: Von
2002 bis 2016 hat er in Madrid gelebt, dann zog es ihn nach
Brüssel.

Märchenthema ausgeschritten:
Künstler  Philipp  Fröhlich.
(Foto:  Esther  Fernández
Garcia / © Philipp Fröhlich)

Fröhlich zeigt seine Variationen auf ein populäres, immer noch
weithin im kollektiven (Unter)-Bewusstsein verwurzeltes Thema:
Märchen.

Besonderheit  seiner  Vorgehensweise,  erklärlich  durch  seine
Bühnenbildner-Spezialisierung:  Bevor  er  die  Märchen-Momente
malt, baut er das jeweilige Figureninventar und die Szenerien
als  spielerisch  leicht  veränderliche  3D-Modelle,  die  er
vielfach fotografiert. Die Dreidimensionalität überträgt sich
ersichtlich auf die Leinwände. Fröhlich hat die Situationen
gleichsam  schon  vor  dem  ersten  Pinselstrich  geklärt  und
imaginär aufgebaut. Dennoch arbeitet er – Schicht für Schicht
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auftragend – an einem Bild mindestens vier bis sechs Wochen.

Am Beginn des (virtuellen) Rundgangs, den der Künstler selbst
erläutert, sind Großformate zum „Rattenfänger von Hameln“ zu
sehen (genaugenommen kein Märchen, sondern eine Legende). Sie
üben einen kaum widerstehlichen Sog in die Bildtiefe aus. 
Strategien wie etwa der Einsatz von Rückenfiguren, die ins
Bild  hineinlaufen  und  so  die  Betrachtenden  „mitnehmen“,
erinnern  von  fern  her  etwa  an  Caspar  David  Friedrich.  In
diesem Falle ist es, als eilte man als Betrachter den Kindern
stracks hinterdrein ins Verderben. Tatsächlich wirken diese
Bilder durchaus „bühnenhaft“, man könnte beinahe von selbst
ahnen, dass das Theater Fröhlichs Metier ist. Diese Qualität
teilt  sich  sogar  online  mit.  Wie  eindringlich  müssen  die
Ölbilder  erst  wirken,  wenn  man  leibhaftig  davor  steht?
Wahrscheinlich  aus  der  Nähe  fast  so,  als  wäre  man  vom
Geschehen  umfangen.

Philipp Fröhlich: „Da gab ihr Gretel einen Stoß, dass
sie weit hineinfuhr, machte die eiserne Tür zu und schob
den  Riegel  vor“,  2018.  Öl  auf  Leinwand,  195×275  cm
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(©Philipp Fröhlich)

Eine  zweite  Serie  vergegenwärtigt  Szenen  aus  „Hänsel  und
Gretel“  –  vom  fatalen  Entschluss  der  Eltern,  die  Kinder
einfach im Wald zurückzulassen, über das verlockende Hexenhaus
bis hin zu Hänsels Käfig-Gefangenschaft und schließlich dem
Moment, in dem Gretel die Hexe ins grell lodernde Feuer stößt.
Bemerkenswert, wie Fröhlich diese altbekannten, ungemein oft
illustrierten  Ereignisse  in  eine  zeitgemäße  Bildsprache
überführt, die zwar im Prinzip gegenständlich bleibt, jedoch
mit  speziellen  Perspektiven,  Verwischungen  und  Andeutungen
arbeitet, zuweilen bestürzend nah am Sujet. Es tut sich ein
Spannungsfeld  zwischen  Realismus  (z.  B.  Armutsverhältnisse,
Waldnatur) und fiebrig gesteigerter Phantasie auf. Dabei wird
die tiefenpsychologische Dimension dieser Vorgänge freigelegt.
Man erschrickt, wenn man sich in diesen Bildern umsieht.

Weitere Haltepunkte der Schau sind u. a. Bilder zu „Die sieben
Raben“ und zu einem schottischen Märchen („The Hobyahs“), das
sich  via  Australien  weltweit  verbreitet  hat.  Da  wird  ein
wachsamer Hund so aus Zorn übers Gebell dermaßen verletzt,
dass er nicht mehr vor der rätselhaft dunklen Gefahr warnen
kann.  Im  Märchen  aber  wird  das  Tier  wundersam  wieder
zusammengesetzt. Solche Geschichten rufen nach Visualisierung.
Zugleich stellt sich immer wieder die Frage, inwieweit heute
noch „narrative“ Bilder möglich sind. Aber ist denn die Zeit
des Erzählens vorüber?

Schließlich sind da noch die vier Arbeiten zum kurzen Märchen
aus Georg Büchners „Woyzeck“ – vom bitterlich einsamen Kind,
dem alle Illusionen über die Welt genommen werden: Der Mond
ist  nur  ein  Stück  Holz,  die  Sonne  ist  eine  verwelkte
Sonnenblume, die ganze Erde ein umgestürzter Nachttopf. Mit
dieser  tieftraurigen  Reihe,  so  sagt  Philipp  Fröhlich,  sei
seine  Werkphase  mit  Märchenbildern  ausgeschritten  und
abgeschlossen, er werde sich künftig anderen Themen zuwenden.
Wohin seine Wege wohl führen werden? Und ob das Märchenhafte



spurlos verschwinden wird?

Philipp  Fröhlich:  „Märchen“.  Kunsthalle  Barmen,  Wuppertal,
Geschwister Scholl Platz 4-6. Vom 3. Juni (Fronleichnam, 11-18
Uhr) bis 1. August, geöffnet Do-Fr 14-18 Uhr, Sa/So 11-18 Uhr.
Eintritt 3 €, ermäßigt 2 €.

Stand 2. Juni: Zum Besuch derzeit k e i n negativer Corona-
Test erforderlich. Eintrittskarten mit Zeitfenster zu buchen
über www.wuppertal-live.de – Führungen vorerst nur digital.

 

Nach  und  nach  kehrt  die
Kultur  zurück  –  mit  neuer
Lust und neuen Formen
geschrieben von Bernd Berke | 9. November 2021
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Eines von vielen Ausstellungshäusern der Region, die
jetzt wieder öffnen dürfen: das Gustav-Lübcke-Museum in
Hamm,  das  wahrscheinlich  ab  25.  Mai  wieder  besucht
werden kann. („Symbolbild“ / Aufnahme vom Juni 2020:
Bernd Berke)

Es ist nicht mehr zu übersehen und zu überlesen: Jetzt und in
den nächsten Tagen werden etliche, wenn nicht die meisten
Museen wieder öffnen, werden Theater wieder erste (Freiluft)-
Veranstaltungen anbieten, die nicht nur auf digitalen Wegen
goutiert werden. Wir können das hier nicht einzeln nachhalten,
jede(r)  informiere  sich  bei  den  Kulturstätten,
Kulturschaffenden  und  Festivals  der  Wahl.

Das  Ganze  ist  kein  „Pfingstwunder“,  sondern  hat  eben  mit
stetig gesunkenen Corona-Ansteckungsraten zu tun. Man kann nur
inständig hoffen, dass die daraus folgenden Lockerungen den
Trend nicht wieder umkehren. Man kann nur hoffen? Nein, man
kann sich auch weiterhin dementsprechend vorsichtig verhalten.
Die  allermeisten  Kulturanbieter  haben  mit  ausgefeilten
Hygiene-Konzepten das Ihre getan. Ein Wiederbeginn ist ihnen
und uns allen ebenso zu wünschen wie etwa dem Handel und der
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Gastronomie.

Experimente willkommen

Was sich schon seit einiger Zeit abzeichnet: Auch nach einem
Abflauen der Pandemie (nach der das Virus mutmaßlich endemisch
bleiben wird, wie wir es von der Grippe kennen; es sei denn,
es entwickelten sich noch gefährlichere Mutanten oder andere
Pandemien) – nach dem erhofften Abflauen also werden digitale
Formen kultureller Präsentation ihren gesteigerten Stellenwert
behalten.

Neuartige Mischformen – etwa aus Theater, Streaming, Film und
anderen  Künsten  –  sind  im  Entstehen  begriffen.  Um  die
Binsenweisheit anzufügen: Sie werden das leibhaftige Erlebnis
keineswegs ersetzen, wohl aber sinnvoll ergänzen. Schon haben
sich hie und da neue Gestaltungsweisen entwickelt, zunächst
holprig, aus Not und Zwängen geboren, nunmehr mit einiger
Kreativität vorangetrieben. Pauschales Lob gebührt allen, die
an derlei Experimenten mit Herz und Seele beteiligt sind.
Gewiss  werden  manche  Ansätze  auf  Dauer  scheitern,  aber
eigentlich ist fast jeder Versuch erst einmal zu begrüßen.

Die Finanzen nicht antasten

Nach deutlich über einem Jahr des wohlbegründeten Verzichts
liegt es beinahe jenseits der Vorstellungskraft, sich imaginär
in ein halb- oder gar vollbesetztes Theater, Konzerthaus oder
Kino zu versetzen. Aber wenn alles gut geht, werden die alten
Freiheiten nach und nach wiederkehren. Vor allem anfangs wird
es  wohl  zu  einem  wahren  „Run“  auf  Kulturveranstaltungen
kommen, die Tickets werden ein sehr knappes Gut sein. Da wird
sich zeigen, wie sehr viele Menschen danach gedürstet haben –
nicht so sehr nach schicken „Events“, sondern nach herrlich
freiem Spiel und womöglich nach lang entbehrter Sinngebung.
Und  was  schließen  wir  daraus?  Dass  niemand  Hand  an
FInanzmittel für Kultur legen sollte. Auch darauf müssen wir
im Vorfeld der September-Wahlen achten: Wo gelten kulturelle



Belange etwas – und wo pfeift man darauf?

Exotik  als  schöne  Kulisse,
fern  der  Wirklichkeit:
„Rembrandts  Orient“  im
Potsdamer Museum Barberini
geschrieben von Frank Dietschreit | 9. November 2021

Rembrandt Harmensz van Rijn: „David übergibt Goliaths
Haupt dem König Saul“, 1627, Öl auf Eichenholz, 27,4 x
39,7 cm (© Kunstmuseum Basel, Vermächtnis Max Geldner,
Basel)

Das Gesicht des alten Mannes ist weiß, der Bart gut getrimmt,
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die  Augen  leuchten  voller  Stolz.  Wahrscheinlich  sieht  er
selten  die  Sonne  und  atmet  kaum  je  frische  Luft,  sondern
treibt  sich  geschäftig  in  den  Handelskontoren  Amsterdams
herum.

Gelegentlich schaut er im Atelier von Rembrandt vorbei, damit
der Malerfürst ihn vortrefflich in Szene setzen kann, so wie
er sich selbst gern sieht und in seinen Träumen gern wäre: ein
orientalischer  Despot  oder  fernöstlicher  Mogul,  dem  die
Untertanen zu Füßen liegen und die seinen herrlichen Turban
und seinen kostbaren Seidenumhang bewundern.

Vielleicht ist der bärtige alte Mann tatsächlich einmal in den
Orient  und  nach  Fernost  gereist,  hat  als  Vertreter  der
Niederländischen  Ostindien-Kompanie  in  Syrien  oder  Persien,
Indien oder China Station gemacht und profitable Geschäfte
eingefädelt,  ein  paar  exotische  Objekte  und  orientalische
Teppiche, pazifische Muscheln oder japanische Schwerter mit
nach Hause gebracht. Doch eines ist gewiss: Rembrandt Harmensz
van  Rijn  (1606-1669)  hat  nie  seine  holländische  Tiefebene
verlassen, nie den Orient gesehen und nie unter mongolischem
Himmel geschlafen.

Kolonialismus und Sklaverei völlig ausgeblendet

Ob Rembrandt den „Mann in orientalischem Kostüm“ oder die
„Büste  eines  alten  Mannes  mit  Turban“  malte,  eine  „Junge
Inderin“ oder ein „Selbstbildnis in orientalischer Kleidung
mit  Pudel“  auf  die  Leinwand  brachte:  Was  er  auf  seinen
orientalisch anmutenden Bildern festhielt, ist pure Fantasie,
einem eurozentristischen Weltbild geschuldet. Das Fremde ist
nur  Kulisse,  das  Kostüm  nur  ein  Traum,  das  Exotische  nur
Projektion. Mit der Wirklichkeit hat das alles nichts zu tun.



Rembrandt  Harmensz
van  Rijn:  „Büste
eines  alten  Mannes
mit  Turban“,  um
1627/29,  Öl  auf
Eichenholz,  26,7  x
20,3 cm (© The Kremer
Collection)

Sklaverei  und  Gewalt,  Ausbeutung,  Kolonialismus,
Handelskriege: Nichts davon ist zu sehen in der Ausstellung,
die im Potsdamer Museum Barberini gezeigt wird und in ihrer
Ausblendung  des  politisch-historischen  Kontextes  völlig  aus
der Zeit gefallen scheint. „Rembrandts Orient. Westöstliche
Begegnung in der niederländischen Kunst des 17. Jahrhunderts“,
lautet der Titel. Doch es begegnen sich hier nicht Kulturen
auf Augenhöhe und die europäischen Wünsche treffen nicht auf
orientalische Wirklichkeit. Stattdessen wird die Welt gesehen,
wie  sie  nie  war,  die  Realität  verhüllt,  die  Ungleichheit
verkleidet, die Macht verborgen.

Biblische Gestalten in Fantasie-Kostümen

Gezeigt werden 110 Exponate, darunter 33 Werke von Rembrandt,
außerdem Gemälde von Ferdinand Bol, Jan Lievens, Jan Victors
und vielen anderen. Perlen der niederländischen Malerei. Doch

https://www.revierpassagen.de/112867/exotik-als-schoene-kulisse-fern-der-wirklichkeit-rembrandts-orient-im-potsdamer-museum-barberini/20210519_1253/110_amsterdam_kremer_rembrandt


nirgendwo  ein  Hauch  von  Kritik  oder  Selbstbefragung.  Die
Künstler, die im Hafen von Amsterdam gelegentlich Menschen aus
der Fremde erblickten, den Orient als Mode auffassten und sich
in ihrem schicken Heim mit fernöstlichen Accessoires umgaben,
verdienten  gutes  Geld  damit,  niederländische  Kaufleute  in
orientalische Gewänder zu hüllen und sie darzustellen, als
würden sie durch fernen Fantasie-Landschaften flanieren. Der
Orient war eine geografische Fata-Morgana und erstreckte sich
von Ägypten bis nach Japan.

Rembrandt Harmensz van Rijn: „Daniel und Kyros vor dem
Götzenbild des Bel“, 1633, Öl auf Holz, 23,5 x 30,2 cm
(© The Paul Getty Museum, Los Angeles)

Kein  Problem  bereitete  es  Rembrandt  und  seinen  Schülern,
biblische  Motive  („Die  Steinigung  des  heiligen  Stephanus“,
„Das Festmahl der Ester“, „Juda und Tamar“) umzudeuten und die
Beteiligten  in  orientalische  Fantasie-Kostüme  zu  stecken.
Oder, wie bei der „Taufe des Kämmerers“, die „schwarze Seele“
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des demütig knienden dunkelhäutigen Mannes von einem „weißen
Mann“ reinigen und bekehren zu lassen. Und auf dem „Markt von
Batavia“ (wie ihn ein Kopist mit den Initialen J.F.F. sieht,
der ein Bild von Andries Beckmann bearbeitet) tummelt sich
buntes Volk unter Palmen. Fröhlich wird gehandelt, gewerkelt,
getanzt. Unterdrückung der Einheimischen? Existiert nicht. Die
Welt ist schön, die Geschichte ein Abenteuer.

Ab 22. Mai wieder geöffnet
„Rembrandts  Orient“.  Museum  Barberini,  Potsdam  (wieder
geöffnet ab Samstag, 22. Mai, Zeitfenster-Tickets ab 20. Mai
erhältlich). Bis 27. Juni. Katalog (Prestel Verlag): im Museum
30 Euro, im Buchhandel 39 Euro.

Nähere  Infos  unter   0331/236  014  499  oder
www.museum-barberini.de

info@museum-barberini.de

besucherservice@museum-barberini.de

„Hiermit  trete  ich  aus  der
Kunst  aus“  –  ein  Buch  zum
100. von Joseph Beuys
geschrieben von Frank Dietschreit | 9. November 2021
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Immer im Gespräch: Joseph Beuys (re.) im Jahr 1973.
Foto:  Rainer  Rappmann  /  www.fiu-verlag.com  /
Wikimedia  Commons  –  Link  zur  Lizenz:
https://creativecommons.org/licenses/by-sa/3.0/

„Jeder Mensch ist ein Künstler“, meinte Joseph Beuys, der mit
seinen  Aktionen  und  Installationen  die  Kunst  aus  dem
Elfenbeinturm des Elitären befreien wollte – und damit zu
einem der bedeutendsten Künstler des 20. Jahrhunderts wurde.
Filz und Fett, Honig und Hirschgeweihe waren Materialien, aus
denen er Kunst machte und das Publikum zum Nachdenken anregte.

Am  12.  Mai  würde  der  ebenso  legendäre  wie  umstrittene
Künstler,  der  die  menschliche  Kreativität  zur  „einzig
revolutionären  Kraft“  erklärte,  100  Jahre  werden.  Landauf,
landab werden sich zahllose Ausstellungen mit seinem Leben und
Werk beschäftigen. In Zeiten von Pandemie und Lockdown bietet
sich  alternativ  ein  jetzt  erscheinendes  Buch  an:  „Hiermit
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trete ich aus der Kunst aus.“

Zu lesen sind 25 höchst unterschiedliche Texte: Interviews,
Statements, Notizen, Vorträge und Reden. Kunst und Politik,
Lernen und Lehren, das war für Beuys nie zu trennen: Er lebte
für  die  Kunst,  kam  als  Professor  täglich,  auch  in  den
Semesterferien, an die Düsseldorfer Akademie und stand seinen
Studenten jederzeit zum Gespräch zur Verfügung. Das Sprechen
und Diskutieren war für ihn bereits Teil der Kunst.

Viele Themen und Thesen klingen an

Sein  erweiterter  Kunstbegriff  umfasste  alle  Bereiche  des
Daseins,  sein  Konzept  von  der  „Sozialen  Plastik“  als
Gesamtkunstwerk schließt alle Menschen und Ideen mit ein. Es
gilt, die Kreativität im Menschen freizusetzen, um eine freie
Gesellschaft zu erschaffen. Dazu war ihm jedes Mittel recht.
Ob er Fett in Zimmer-Ecken schmierte oder sich in Filzmäntel
hüllte; ob er sich tagelang mit einem Kojoten einschloss; ob
er – nach dem Rausschmiss aus der Düsseldorfer Akademie – eine
„Freie Universität“ gründete; ob er (um gegen Entfremdung und
Naturzerstörung zu protestieren) die „Grünen“ mitbegründete:
alles  diente  dazu,  das  Leben  zur  Kunst  zu  erklären,  den
elitären Kunstbegriff einzureißen, die Zuschauer zum Denken
und Mitmachen zu zu ermuntern.

https://www.revierpassagen.de/113444/hiermit-trete-ich-aus-der-kunst-aus-ein-buch-zum-100-von-joseph-beuys/20210430_1243/cc-beuys_hiermit-1-500x832


Das  Buch  versucht,  den  disparaten  Charakter  und  die
provozierende  Kunst  von  Beuys  abzubilden,  möglichst  viele
Themen und Thesen anklingen zu lassen. Vorangestellt ist die
Rede zur Verleihung des Wilhelm-Lehmbruck-Preises, die Beuys
am 12. Januar 1986, wenige Tage vor seinem Tod, gehalten hat:
die Hymne auf Lehmbruck ist ein Schlüssel zu seinem Werk und
zugleich sein Vermächtnis.

Geprägt von Wilhelm Lehmbruck und Rudolf Steiner

Die  Begegnung  mit  Lehmbrucks  Werk  war  für  ihn  eine  Art
Erleuchtung und Erweckung. Der überzeugte Hitlerjunge Beuys
hatte bei den Bücherverbrennungen 1938 ein Heft in die Hände
bekommen,  in  dem  auch  ein  Foto  mit  einer  Skulptur  von
Lehmbruck  abgebildet  war:  In  Beuys  reifte  der  Entschluss,
Kunst  zu  studieren  und  sich  mit  Skulptur  und  Plastik
auseinanderzusetzen, die Flamme, die er in dem Foto sah, zu
schützen,  die  Fackel  der  Skulptur,  die  er  spürte,
weiterzutragen. Nicht bei Picasso oder Arp, Giacometti oder
Rodin: nein, bei Lehmbruck lernte Beuys, „dass Plastik alles
ist, dass Plastik schlechthin das Gesetz der Welt ist“.

Weil er die Anthroposophie von Rudolf Steiner verinnerlicht
hatte, meinte Beuys, dass „plastisches Gestalten“ sich nicht
auf „physisches Material“ beschränkt, sondern auch „seelisches
Material“ einbezieht. Die Formel von der „Sozialen Plastik“
und die Vorstellung einer „Plastik der Moderne“, in der das
„plastische  Prinzip  zur  Umgestaltung  des  sozialen  Ganzen“
dient, beruht darauf, wie Beuys seine Vorbilder – Lehmbruck
und Steiner – interpretierte oder für sich neu erfand.

Das Märchen von den Krim-Tataren

Die  Geschichte  mit  dem  zufällig  entdeckten  Lehmbruck-Foto
könnte – wie so vieles, was Beuys gesagt und getan hat – nur
eine Nebelkerze und pure Erfindung sein. Immer wieder wird
Beuys gebeten, seine Aktionen und Installationen sowie die
biografischen Bezüge zu erklären: Dann raunt er dunkel und



tischt das Märchen auf, dass er, nachdem er als deutscher
Soldat und Stuka-Kampfpilot über Russland abgeschossen wurde,
schwerverletzt  von  Krim-Tataren  aus  dem  Trümmern  gezogen
wurde, dass sie seine Wunden mit Fett eingerieben und seinen
Körper mit Filz warm gehalten haben…

Heute wissen wir: alles Fantasie und Selbst-Suggestion. Ein
Suchtrupp  der  deutschen  Wehrmacht  hat  ihn  nach  einem  Tag
gefunden und ins nächste Lazarett gebracht, kurze Zeit später
hat Beuys wieder als Soldat weitergekämpft. Aber die Idee von
Fett  und  Filz  als  Energie-  und  Wärme-Spender  und  Kunst-
Material lässt sich mit dem Tataren-Märchen natürlich viel
besser begründen. Dass sein ganzes Leben nur eine Erfindung
war, hätte man schon 1964 merken können: da verfasst Beuys für
ein Kunst-Festival einen Lebenslauf und bezeichnet alles als
„Ausstellung“,  auch  seine  Geburt  1921  in  Kleve  ist  eine
„Ausstellung einer mit Heftpflaster zusammengezogenen Wunde“.

Als ob man einen Pudding an die Wand nagelte

Der  bizarre  „Lebenslauf“  könnte  behilflich  sein,  Beuys  zu
entmystifizieren. Im Buch wird über alles, was sein Leben und
Werk bestimmt, geredet: Die „ideale Akademie“, das „Museum als
Ort  der  permanenten  Konferenz“,  wieso  „jeder  Menschen  ein
Künstler  ist“,  was  Filz  und  Fett,  Hirschgeweihe,
Schiefertafeln,  Honig  und  Kreuze  für  seine  „Sozialen
Plastiken“ bedeuten, warum das Christentum für ihn elementar
ist,  sich  durch  den  Tod  Jesu  das  eigentliche  Leben  erst
vollzieht und den Menschen zur Ich-Erkenntnis befähigt.

Aber bei allem, was Beuys sagt, bleibt das Gefühl, als würde
man versuchen, einen Pudding an die Wand zu nageln, alles ist
seltsam schwammig, redundant und unverständlich: Nichts wird
erklärt oder begründet, vieles ist bloße Behauptung, manches
reine Erfindung. Beuys hat über seine Ideen und Installationen
permanent  geredet,  aber  eine  fundierte  Theorie  mit  klar
definierten Begriffen hat er nie geliefert: alles, auch dieses
Buch, ist nur die Kunst und der Stoff, aus dem die Träume



sind.

Joseph Beuys: „Hiermit trete ich aus der Kunst aus.“ Vorträge,
Aufzeichnungen, Gespräche. Herausgegeben und mit einem Vorwort
von  Wolfgang  Storch.  Edition  Nautilus,  Hamburg  2021,  160
Seiten, 15 Euro.

Künstlersohn, Museumsdirektor
und  Stifter:  Ulrich
Schumacher gestorben
geschrieben von Bernd Berke | 9. November 2021
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Im  März  2017  mit  einer  liebenswerten  Erinnerung  an
seinen Vater Emil: Künstlersohn Ulrich Schumacher mit
einem Kinderbildnis seiner selbst, das der Vater 1942
angefertigt hat. – Emil Schumacher: „Ulrich am Tisch“
(Kohlezeichnung). (Foto: Bernd Berke)

Traurige  Nachricht  aus  Hagen:  Der  Museumsdirektor  und
Museumsstifter Ulrich Schumacher ist mit 79 Jahren nach langer
schwerer Krankheit gestorben. Ohne ihn hätte es das Hagener
Emil-Schumacher-Museum  (ESMH)  nicht  gegeben,  das  seit  2009
zusammen  mit  dem  Osthaus-Museum  das  Hagener  Museumszentrum
(„Kunstquartier“) bildet.

Am  3.  September  1941  als  Sohn  des  berühmten  Malers  Emil
Schumacher († 1999) und dessen Frau Ursula (geb. Klapproth) in
Hagen geboren, studierte Ulrich Schumacher Kunstgeschichte u.
a. bei Max Imdahl an der Ruhr-Uni Bochum. 1972 schloss er das
Studium mit der Promotion ab. In der Folgezeit sichtete und
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katalogisierte er die bedeutsame Schenkung des Sammlerpaares
Sprengel an die Stadt Hannover.

1976  kam  er  ans  Museum  in  Bottrop  und  wurde  dort  1983
Gründungsdirektor des damals neuen Josef Albers Museums, das
er über Jahrzehnte leitete und weithin bekannt machte. Als
Stifter  und  Museumsgründer  beschenkte  er  seine  Heimatstadt
Hagen mit einer reichhaltigen Sammlung aus dem Nachlass seines
Vaters.  Aus  diesem  Fundus  kann  das  Emil-Schumacher-Museum
immer  wieder  neue,  aufschlussreiche  Ausstellungen  zu  Emil
Schumacher und seinen Zeitgenossen bestreiten.

Ulrich  Schumachers  Bedeutung  für  die  Museumslandschaft  des
Ruhrgebiets kann kaum überschätzt werden.

Martin  Kippenberger  und  die
Arena des Lebens-Wettkampfs –
zwei Ausstellungen in Essen
geschrieben von Bernd Berke | 9. November 2021
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Sportfeld mit „Wimmelbild“: Essener Ausstellungsansicht
von Martin Kippenbergers Installation „The Happy End of
Franz Kafka’s ,Amerika'“ (Museum Folkwang, Essen, 2021 –
©  Estate  of  Martin  Kippenberger,  Galerie  Gisela
Capitain,  Cologne  –  Foto:  Simon  Vogel)

Um einen flapsigen Spruch war Martin Kippenberger (1953-1997)
nie verlegen. Von ihm stammt z. B. der Nonsens-Reim „Jetzt geh
ich in den Birkenwald, denn meine Pillen wirken bald.“ Vor
allem aber sprudelten seine künstlerischen Ideen wie aus einem
Füllhorn hervor.

Manchmal hat sich Kippenberger auch Zeit genommen und über
Jahre hinweg am selben Projekt gearbeitet. Was daraus werden
konnte, ist nun im Essener Museum Folkwang zu besichtigen:
„The Happy End of Franz Kafka’s ‚Amerika‘“ heißt dieses Opus
magnum, das sich auf einem 20 mal 23 Meter großen Fußballfeld
erstreckt. Man kann entweder außen herum gehen oder seitwärts
auf zwei Tribünen Platz nehmen.

Zu sehen sind 50 Tisch-Stuhl-Kombinationen, 32 Einzelstühle,
Skulptur-Elemente, verschiedene Wachtürme und Hochsitze, dazu
Videos,  u.  a.  mit  Cheerleader-Anfeuerungen.  Folkwang-Chef
Peter  Gorschlüter  findet,  dass  man  das  Ganze  zuerst  als
„Wimmelbild“  wahrnimmt,  bevor  man  sich  auf  die  vielen
Einzelheiten konzentrieren kann. Im Katalog wird jedes der
vielen  Ensembles  näher  erläutert.  Jegliches  Detail  (einige
Elemente stammen von befreundeten Künstler*innen) hat seine
Geschichte, seinen Deutungs-Spielraum.



Auf Schienen rund ums Spiegelei: weitere Kippenberger-
Installationsansicht aus Essen. (Museum Folkwang, Essen,
2021 – © Estate of Martin Kippenberger, Galerie Gisela
Capitain, Cologne – Foto: Simon Vogel)

Wenige  Stichworte:  Ein  von  Kippenberger  verwendeter  Aldo-
Rossi-Stuhl,  Ikone  modernen  Designs,  wurde  gezielt
durchlöchert – eine Reminiszenz an schusswütige Western-Filme.
Auf einer Art Kinder-Karussell fahren Schleudersitze im Kreis,
rund  um  ein  riesiges  Spiegelei.  Ein  Tisch  ist  jenem
nachempfunden,  an  dem  Robert  Musil  seinen  Jahrhundertroman
„Der  Mann  ohne  Eigenschaften“  verfasst  hat.  Ein  weiteres
Gebilde  greift  einen  Sketch  von  Karl  Valentin  auf,  der
Schreibtischbeine so lange passend zurechtsägen wollte, bis
praktisch nichts mehr übrig war. Und so weiter…

Der „Happy End“-Titel spielt auf Franz Kafkas Romanfragment
„Der  Verschollene  /  Amerika“  an.  Dessen  Hauptfigur  Karl
Roßmann muss sich in rätselvoller Fremde zurechtfinden. All
die  Tische  und  Stühle  simulieren  denn  auch  gleichzeitige,
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massenhafte  Einstellungsgespräche  mit  höchst  ungewissem
Ausgang. Das stellenweise gespenstische, jedoch mit luzidem
Witz funkelnde Großwerk erweist sich als Sinnbild des Lebens
als Wettkampf, des unsicheren Ankommens in der Fremde, der
permanenten Überwachung.

In der altehrwürdigen Villa Hügel begibt sich das zweite,
deutlich  stillere  Kippenberger-Ereignis.  Hier  werden  zwei
Werkgruppen gewürdigt: Plakate und Künstlerbücher.

Die 100 Plakate aus dem Kippenberger-Kosmos nehmen sich im
überaus  gediegenen  Ambiente  der  einstigen  Krupp-Villa  wie
kleine  Nadelstiche  aus.  Früher  hätte  das  Ganze  für  einen
Skandal getaugt. Inzwischen weiß man längst, dass Kippenberger
seinerzeit der Richtige war, um den Kunstbetrieb provozierend
auf Trab zu bringen. Auf gar spezielle Weise ist er, dem erst
posthum  große  Ausstellungen  gewidmet  wurden,  heute
nobilitiert.

Kippenberger-Plakat
in der Villa Hügel:
„Gib  mir  das
Sommerloch“ (Galerie
Klein,  Deutschland,
Bonn,  1986  –
Siebdruck,  83,8  x
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59,5  cm)  (©  Estate
of  Martin
Kippenberger,
Galerie  Gisela
Capitain, Cologne –
Foto:  Jens  Nober,
Museum  Folkwang)

Selbst seine beißend spöttischen Plakate sind heute fast schon
nostalgische Anlässe zum Lächeln: Nein, wie rotzfrech er doch
gewesen  ist!  Ganz  gleich,  ob  er  sich  dem  Publikum  nackt,
besoffen  oder  ernstlich  verletzt  gezeigt  hat.  Es  war  ihm
völlig egal, wie unvorteilhaft er auf seinen Selbstdarsteller-
Plakaten aussah. Es war just das Gegenteil heutiger „Selfie“-
Optimierung.

In  einer  anderen  Zimmerflucht,  der  Bibliothek  des  Hauses,
werden  die  historischen  Bestände  nun  dicht  an  dicht
konterkariert von rund 120 Künstlerbüchern. Typisches Beispiel
für den ironischen Zugriff: Als Künstlerkollege A. R. Penck
sein  majestätisches  Buch  „Die  Welt  des  Adlers“  publiziert
hatte, konterte Kippenberger mit niedlichen kleinen Bändchen.
Titel: „Die Welt des Kanarienvogels“.

„The Happy End of Franz Kafka’s ,Amerika‘”. Museum Folkwang,
Essen, Museumsplatz 1. – Bis 16. Mai 2021. Geöffnet Di bis So
10-18 Uhr, Do und Fr 10-20 Uhr. Eintritt 5 Euro. Katalog (ab
April) 48 Euro. www.museum-folkwang.de – Zeitfenster-Tickets
(erforderlich): https://museum-folkwang.ticketfritz.de

„Vergessene Einrichtungsprobleme in der Villa Hügel“. Plakate
und  Künstlerbücher  von  Martin  Kippenberger.  Essen,  Villa
Hügel, Hügel 1. – Bis 16. Mai 2021. Geöffnet Di bis So 10-18
Uhr. Eintritt 5 Euro, Kurzführer gratis. www.villahuegel.de

http://www.museum-folkwang.de
https://museum-folkwang.ticketfritz.de
http://www.villahuegel.de


Ausstellung  in  der  Villa  Hügel
verlängert
Update vom 20. Mai 2021: Die Ausstellung in der Villa Hügel
(wieder geöffnet ab Dienstag, 25. Mai) wird bis zum 4. Juli
verlängert!

________________________________________________________

„Kind des Ruhrgebiets“
Martin Kippenberger war ein „Kind des Ruhrgebiets“. 1953 als
Sohn  einer  Ärztin  und  eines  Zechendirektors  in  Dortmund
geboren, wuchs er in Essen auf – als „Hahn im Korb“, mit zwei
älteren und zwei jüngeren Schwestern.



Martin  Kippenberger  1994  mit  einem
Element seiner damals – in Rotterdam
–  erstmals  gezeigten  Kafka-
Installation. (Foto: Wubbo de Jong /
MAI – Maria Austria Institut)

1968 brach er die Schule ab und begann eine Dekorateurslehre,
die er wegen Drogenkonsums nicht abschließen durfte. In den
70er Jahren warf er ein Kunststudium in Hamburg hin.

Bald  aber  lernte  die  jüngere  Kunstwelt  Kippenberger  als
begnadeten, gewiss nicht uneitlen Selbstdarsteller kennen, der
jedoch  auch  diese  Eigenschaft  selbstironisch  zu  brechen
wusste. Lebenshunger trieb ihn umher. In Florenz und Berlin
hat  er  gelebt,  auch  in  Paris  (um  dort  Schriftsteller  zu
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werden) und in Kalifornien. Und noch und noch.

Legendär seine Begabung zum Netzwerker, der überall Freunde um
sich scharte. Der wohl wichtigste Zirkel war jener mit Werner
Büttner, Albert und Markus Oehlen, nachmals den „Neuen Wilden“
zugerechnet, die die Rückkehr zur (heftigen) Malerei kraftvoll
betrieben haben. Um 1977 war das, als auch die Punk-Bewegung
aufkam, der Kippenberger manchen Impuls verdankte.

Und was geschah 2011 in seiner Geburtsstadt Dortmund? Eine
Reinigungskraft schrubbte sein Werk „Wenn’s anfängt durch die
Decke  zu  tropfen“  kurzerhand  blank.  Gut  möglich,  dass
Kippenberger den Vorfall spaßig gefunden hätte. Aber da hat er
nicht mehr gelebt. Am 7. März 1997, nur 44 Jahre alt, ist er
in Wien an Krebs gestorben.

______________________________________________________

P.  S.:  Demnächst  erscheint  eine  längere  Fassung  des
Ausstellungsberichts im Kulturmagazin „Westfalenspiegel“.

 

Zwischen  Pandemie  und  neuen
Perspektiven – die Pläne der
Kunsthalle Bielefeld
geschrieben von Bernd Berke | 9. November 2021
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„Kompromisslos modern“: Jacoba van Heemskerck: „Meer mit
Schiffen“,  1915,  Öl  auf  Leinwand  (©  Kunstmuseum  Den
Haag)

Mag ja sein, dass es Bielefeld „nicht gibt“, wie Scherzbolde
unermüdlich  behaupten.  Auf  jeden  Fall  aber  gibt  es  die
Kunsthalle Bielefeld. Und die bzw. ihr Team hat jetzt per
Videokonferenz Pläne für die nähere Zukunft vorgestellt. Eine
Essenz: Auch nach der Corona-Pandemie dürfte es dauerhaft mehr
digitale  Angebote  geben  als  ehedem,  beispielsweise  Online-
Führungen. Und: Mehr als zuvor werden immer mal wieder die
eigenen Sammlungsbestände im Blickpunkt stehen.

Die Schweizerin Christina Vegh, erst seit rund einem Jahr als
Direktorin des Hauses tätig und noch dabei, die Kollektion in
ihrer ganzen Breite und Tiefe kennenzulernen, sieht darin auch
für andere Museen eine Zukunftsperspektive. Gewiss werde es
weiterhin  Wechselausstellungen  geben,  doch  im  Sinne  einer
größeren  Nachhaltigkeit  und  Ressourcen-Schonung  werde  auch
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andernorts zunehmend Eigenbesitz in den Vordergrund rücken.
Wahrscheinlich nicht nur eine ökologische, sondern auch eine
finanzielle Frage. Derweil sorgt sich Frau Vegh bereits, dass
das Medienecho eventuell leiser ausfallen könnte, wenn öfter
Kunst aus eigenen Depots ans Tageslicht kommt. Gut möglich,
denn  die  Presse  bevorzugt  seit  jeher  meist  das  Neue  und
Spektakuläre.

Flexibel genug, um Ausstellungen zu verlängern

Vorerst bleibt, wie alle deutschen Museen, auch die Kunsthalle
Bielefeld  geschlossen.  Zum  Glück  war  der  Bielefelder
Planungsrahmen  so  flexibel,  dass  die  eigentlich  schon
„laufenden“ Ausstellungen bis zum 30. Mai verlängert werden
können,  darunter  Monica  Bonvicini  mit  ihrer  Präsentation
„Lover’s  Material“  und  Jeremy  Deller  mit  „Wir  haben  die
Schnauze voll“. Man ahnt hier schon, dass sie in Bielefeld
appellative  Titel  schätzen.  Übrigens  hat  es  sich  auch  in
Sachen Flexibilität ausgezahlt, dass mit Christina Vegh eine
neue Leiterin angetreten ist: Ihre Planungen seien „noch nicht
so zementiert gewesen“, wie sie sagt. Doch natürlich mussten
auch Künstler(innen) und Leihgeber mitspielen.

„Lover’s  Material“:  Monica
Bonvicini „In My Hand“, 2019
(© Monica Bonvicini and VG
Bild-Kunst,  Bonn  2020  /
Photo: Jens Ziehe – Courtesy
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of the Artist and Mitchell-
Innes & Nash, New York)

Bis September sollen – ob nun zunächst per Online-Führungen
oder möglichst bald leibhaftig –  Jeff Walls künstlerische
Statements zum Themenkreis Denkmal und Sockel zu sehen sein.
Sie nehmen u. a. direkten Bezug auf Auguste Rodins „Denker“,
dessen Bielefelder Sockelplatz freilich noch für einige Zeit
vielsagend leer bleibt, weil die Skulptur noch auf Reisen ist.
Unterdessen  wurden  Menschen  im  Raum  Bielefeld  via  Medien
gebeten, sich Gedanken übers Denken und den Denker zu machen.
Das  eingesandte  Material  wird  noch  gesichtet  und  dann
ausgebreitet. Termin zum Vormerken: Am 17. März um 18 Uhr
unserer  Zeit  wird  Jeff  Wall  in  einem  live  gestreamten
Künstlergespräch  den  Ansatz  seiner  „Interventionen“  näher
erläutern.  Er  wird  aus  Vancouver  (Kanada)  zugeschaltet.
(Anmeldung beim Mitarbeiter Matthias Albrecht / siehe dazu den
Link zur Homepage am Schluss dieses Beitrags).

Klassische Moderne – nicht nur aus den Niederlanden

Und was wird sich im Sommer 2021 zutragen? Ab 19. Juni und bis
zum 5. September werden Werke der niederländischen Künstlerin
Jacoba  van  Heemskerck  (1876-1923)  gezeigt,  die  Überschrift
lautet  ganz  entschieden:  „Kompromisslos  modern“.  Heemskerck
war im frühen 20. Jahrhundert in Berlin präsent, und zwar in
Herwarth  Waldens  „Sturm“-Galerie,  die  1912  im  Gefolge  der
legendären  Zeitschrift  „Der  Sturm“  (seit  1910)  gegründet
wurde.  Ausgehend  vom  Pointillismus,  eignete  sie  sich  das
kubistische  und  expressionistische  Formvokabular  an  und
gelangte  schließlich  zu  kunsthandwerklichen  Glasarbeiten.
Beeinflusst von anthroposophischem Gedankengut, erstrebte sie
eine „höhere Geistigkeit“, die in häufig wiederholten Motiven
(Bäume, Segelschiffe) zum Ausdruck kommt. Die Schau setzt die
Reihe über Künstlerinnen der Klassischen Moderne fort, die u.
a. mit Sonia Delaunay und Sophie Taeuber-Arp begonnen hatte.

Zeitgleich  zur  Heemskerck-Retrospektive  gibt  es  einen  dazu



passenden Einblick in die Bielefelder Sammlung: „Wir waren im
Sturm“  versammelt  Werke  von  Künstlern,  die  just  zum
erweiterten Kreis um den erwähnten Herwarth Walden zählten,
beispielsweise Heinrich Campendonk, Marc Chagall, Robert und
Sonia Delaunay, Paul Klee, August Macke und Gabriele Münter.

Ebenfalls für die Zeit vom 19. Juni bis zum 5. September
vorgesehen  sind  John  Millers  Erkundungen  zum  Thema
„Öffentlichkeit/Gegenöffentlichkeit“.  Miller  entwirft  und
konstruiert  fotografisch  bzw.  filmisch  festgehaltene
Situationen, die von beigegebenen Texten dementiert werden –
zuweilen durch Behauptung des schieren Gegenteils dessen, was
zu  sehen  ist  –  womöglich  eine  fruchtbare  Irritation,  die
vielfach  im  Stile  von  PowerPoint-Präsentationen  erfolgt.
Letzten  Endes  geht  es  auch  darum,  Widersprüche  und
Gegenmeinungen  auszuhalten.  Fürwahr  kein  geringes  Thema  in
diesen gespaltenen Zeiten.

An Beuys kommt heuer niemand vorbei

Ab Herbst (9. Oktober 2021 bis 9. Januar 2022) schließt sich
wieder  eine  dieser  knackig  betitelten  Ausstellungen  an:
„Köpfe, Küsse, Kämpfe“ heißt die Werkschau von Nicole Eisenman
aus  New  York,  die  vorwiegend  aus  zeichnerischen  und
malerischen  Arbeiten  bestehen  und  über  zwei  Etagen
ausgebreitet werden soll. Angekündigt wird die künstlerische
Sondierung  künftiger  Lebensmodelle,  die  –  dem  Zeitgeist
entsprechend  –  zumal  feministische  und  queere  Anschauungen
aufgreifen wird.

Schließlich  noch  Joseph  Beuys,  dem  heuer  alle  Kunstwelt
huldigt, denn er ist im Mai vor 100 Jahren geboren worden.
Schelmische Titelfrage: „Beuys war nie in Bielefeld?!“ Nun ja.
Ab 9. Oktober 2021 (und bis 9. Januar 2022) soll jedenfalls
seine gigantische Baumpflanzaktion „7000 Eichen“ rückblickend
gewürdigt werden, die zwar vor allem in Kassel, aber anno 1985
eben auch in Bielefeld ein paar Spuren hinterlassen hat. Also
muss es Bielefeld wohl doch geben.



Kunsthalle  Bielefeld.  Artur-Ladebeck-Straße  5.  Vorerst
weiterhin geschlossen. Online: www.kunsthalle-bielefeld.de

Die  visionären  Erwartungs-
Räume des Giorgio de Chirico
–  ein  virtueller  Besuch  in
der Hamburger Kunsthalle
geschrieben von Bernd Berke | 9. November 2021

Giorgio de Chirico: „Der Lohn des Wahrsagers“ (1913), Öl
auf Leinwand. (Philadelphia Museum of Art, Louise and
Walter Arensberg Collection, 1950 / VG Bild-Kunst, Bonn
2021 / Artist Rights Society (ARS), New York, SIAE, Rome

http://www.kunsthalle-bielefeld.de
https://www.revierpassagen.de/111920/die-visionaeren-erwartungs-raeume-des-giorgio-de-chirico-ein-virtueller-besuch-in-der-hamburger-kunsthalle/20210122_1224
https://www.revierpassagen.de/111920/die-visionaeren-erwartungs-raeume-des-giorgio-de-chirico-ein-virtueller-besuch-in-der-hamburger-kunsthalle/20210122_1224
https://www.revierpassagen.de/111920/die-visionaeren-erwartungs-raeume-des-giorgio-de-chirico-ein-virtueller-besuch-in-der-hamburger-kunsthalle/20210122_1224
https://www.revierpassagen.de/111920/die-visionaeren-erwartungs-raeume-des-giorgio-de-chirico-ein-virtueller-besuch-in-der-hamburger-kunsthalle/20210122_1224
https://www.revierpassagen.de/111920/die-visionaeren-erwartungs-raeume-des-giorgio-de-chirico-ein-virtueller-besuch-in-der-hamburger-kunsthalle/20210122_1224/de-chirico_der-lohn-des-wahrsagers-la-rcompense-du-devin


– Foto: © Philadelphia Museum of Art)

Um mal positiv zu denken: Immerhin haben sich im Zuge der
Corona-Pandemie  die  längst  noch  nicht  ausgeschöpften
Möglichkeiten  des  Digitalen  auch  hierzulande  deutlich
erweitert, besonders im Schulwesen und im Kulturbereich. Wäre
ich gestern aus Dortmund zur Hamburger Kunsthalle angereist?
Wohl kaum. Unter den obwaltenden Umständen: erst recht nicht.
Wie gut also, dass es einen virtuellen Rundgang durch die
neueste Ausstellung des Hauses geben konnte. Besser noch: Die
Hanseaten haben eine famose Schau über die „metaphysischen“
Jahre des Giorgio de Chirico (1888-1978) zustande gebracht.
Erfreut merkt man es selbst aus der Distanz – und bekommt
Bilderdurst aufs analoge Erlebnis!

Gleich 35 Meisterwerke des Italieners, der auch 17 Jugendjahre
in Griechenland und rund drei Jahre in Deutschland (München)
verbracht hat, sind in der Hamburger Kunsthalle zu sehen. In
dieser  Dichte  werden  sie  wohl  nie  wieder  zusammenkommen,
zumindest nicht in unseren Breiten. Und auch nicht zu einem
solch vielsagenden Zeitpunkt. Denn woran könnten die leeren
Plätze mit den fluchtenden Architekturen und den überlangen
Schatten denn wohl erinnern, die De Chirico so unvergleichlich
imaginiert  hat?  Unweigerlich  müssen  wir  Heutigen  an  leere
Straßen und Plätze beim Lockdown denken. Nein, man muss und
soll nicht alles auf die Pandemie beziehen. Doch hier liegen
solche Gedanken und Gefühle wirklich nahe.

Beeinflusst  von  Nietzsche  und  Schopenhauer,  Böcklin  und
Klinger

Die spürbar von Giorgio de Chiricos Schaffen begeisterte, ja
geradewegs  beseelte  Kuratorin  Annabelle  Görgen-Lammers
skizzierte  zur  live  gestreamten  Eröffnung
geistesgeschichtliche Hintergründe. De Chirico sei durch die
Lektüre  von  Nietzsche  und  Schopenhauer  beeinflusst  worden,
malerisch  hätten  u.  a.  spätromantische  bzw.  symbolistische
deutsche Künstler wie Arnold Böcklin und Max Klinger Pate



gestanden.  Da  es  zum  Wort  „Stimmung“  keine  italienische
Entsprechung gibt, habe de Chirico dafür übrigens stets den
deutschen Begriff verwendet. Im Bann solcher Einflüsse habe er
eines Tages die Plätze von Florenz und hernach anderer Städte
wie Turin wie zum allerersten Male gesehen. Es müsse wie eine
Offenbarung oder Erscheinung gewesen sein. Oder soll man gar
von Erweckung sprechen?

Nun entstanden jedenfalls ungemein einprägsame Bilder wie „Der
Lohn des Wahrsagers“ (1913), das eine weitgehend leere Piazza
mit scheinbar einladendem Torbogen, jedoch auch abweisendem
Mauerwerk-Riegel zeigt. Miteinander konfrontiert werden eine
antike Skulptur der Ariadne (die auf den Rauschgott Dionysos
wartet) und eine seinerzeit moderne Eisenbahn – eine absurd
„surrealistische“  Kombination  avant  la  lettre,  visionär
vorausdeutend auf die spätere Kunstrichtung. Kuratorin Görgen-
Lammers  spricht  von  einem  übernatürlichen  „Raum  der
Erwartung“,  der  sich  hier  öffne  und  ausbreite,  von  einer
ungeheuren, gleichsam ewigen Stille. Kann man so sagen, wenn
man  es  nicht  malt.  Kunsthallen-Chef  Prof.  Alexander  Klar
sekundiert mit „Alpträumen in der Mitte der Gesellschaft“, die
de Chirico traumwandlerisch evoziert habe. Auch ein verbaler
Ansatz.



Giorgio de Chirico: „Das Gehirn des Kindes“
(Der  Wiedergänger),  1914,  Öl  auf  Leinwand
(Moderna Museet, Stockholm, erworben 1964 –
„The Museum of Wishes“ / VG Bild-Kunst, Bonn
2021 / Foto © Moderna Museet, Stockholm)

Das Bild, das André Breton unbedingt besitzen wollte

Allem realistischen Duktus zum Trotz: Leicht zu deuten sind
die  Schöpfungen  de  Chiricos  keineswegs.  Ein  geradezu
ikonisches Bild wie „Das Gehirn des Kindes“ (1914) zeigt weder
ein Kind noch ein Hirn. Ein unbekleideter Mann in Halbansicht
scheint ganz in sich selbst versunken zu sein. Vor ihm liegt
ein  gelbes  Buch,  das  auf  des  Künstlers  Nietzsche-Lektüre
hindeuten dürfte. Er hat nämlich den „Zarathustra“ in der
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französischen Ausgabe gelesen, die damals just so ausgesehen
hat.  Ohne  Hintergrund-Recherche  kann  man  das  schwerlich
wissen.  Dieses  Bild,  Ausdruck  inniger  Suche  nach  einer
Vereinigung  von  Leiblichkeit  und  Geistigkeit,  ist  dem
nachmaligen Surrealisten-„Papst“ André Breton so schlagartig
aufgefallen, dass er es gekauft und vielen Freunden wie Max
Ernst  gezeigt  hat.  Es  kann  somit  als  eine  Art  verfrühtes
Gründungswerk des Surrealismus gelten.

Die beiden bislang erwähnten Bilder sind aus Philadelphia und
Stockholm ausgeliehen, das ganze Projekt ist eine Kooperation
mit den Pariser Musées d’Orsay et de l’Orangerie. Erstaunlich,
wie die weltumspannenden Museums-Netzwerke (und die Kontakte
zu Privatsammlungen) sich trotz Pandemie als haltbar erwiesen
haben. Weiterer glücklicher Umstand: Die Hamburger Kunsthalle
gilt weltweit als führend, wenn es um gewisse Ausprägungen des
19. Jahrhunderts geht. Hier kann man auf Bestände der eigenen
Sammlung zurückgreifen, welche zu de Chirico passen. Der kam
nämlich  –  wie  gesagt  –  auf  deutsche  Vorbilder  wie  Arnold
Böcklin („Die Toteninsel“) und Max Klinger zurück, so etwa auf
Böcklins  „Odysseus  am  Strande  des  Meeres“  (1869),  das  in
Hamburg  als  Eigenbesitz  präsentiert  werden  kann  und  sich
beispielsweise  zum  Vergleich  mit  de  Chiricos  Frühwerk
„Sterbender  Zentaur“  (1909)  anbietet.



Giorgio  de  Chirico:  „Sterbender
Zentaur“,  1909,  Öl  auf  Leinwand
(Kunstsammlung  Assicurazioni
Generali / VG Bild-Kunst, Bonn 2021
/  Foto  ©  Photo  Courtesy,
Assicurazioni  Generali)

Militärdienst und Spanische Grippe

Selbstverständlich  darf  man  den  historischen  Kontext  nicht
ausblenden. Wesentliche Werke aus de Chiricos „metaphysischen
Jahren“ sind zur umstürzenden Krisenzeit des Ersten Weltkriegs
entstanden.  Die  allgemeine  Erschütterung  überkommener
Weltbilder spiegelt sich in den Kunstwerken jener Epoche, wenn
sie nicht gar in ihnen vorausgesehen wird. De Chirico wurde
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1916  zum  italienischen  Militärdienst  eingezogen,  den  er
allerdings nicht an der Front, sondern in einer Schreibstube
in  Ferrara  absolvieren  konnte.  Aber  natürlich  gingen  die
Schrecken der Zeit auch dort nicht spurlos vorüber. Und wenn
wir schon von Pandemie reden: De Chirico erkrankte an der
Spanischen  Grippe,  die  damals  Millionen  von  Menschenleben
forderte. Der Künstler überstand die Infektion jedoch.

Die Hamburger Kunsthalle konzentriert sich auf de Chiricos
metaphysische Phase, ungefähr von 1909 bis 1919. Kritik und
Kunstmarkt  haben  ihm  später  die  Abkehr  von  diesen
„übernatürlichen“  Darstellungsweisen  nicht  verziehen.  Die
Bevorzugung  seiner  Pittura  metafisica  blieb  natürlich  auch
Giorgio de Chirico nicht verborgen. Der Künstler, der ohnehin
manches Detail in seiner Vita zu verändern beliebte (heute
würde man vielleicht „faken“ dazu sagen), malte deshalb auch
nach 1920 gelegentlich noch im vorherigen Stile, wenn er Geld
brauchte. Dieselbe Marktmechanik rief freilich auch schon mal
Nachahmer auf den Plan.



Giorgio  de  Chirico:  „Der  beängstigende
Vormittag“,  1912,  Öl  auf  Leinwand  (Mart,
Museo  di  arte  moderna  e  contemporanea  di
Trento e Rovereto / Collezione VAF-Stiftung /
VG  Bild-Kunst,  Bonn  2021  /  Foto  ©  Mart,
Archivico fotografico e Mediateca)

Seitenblicke auf den komponierenden Bruder Alberto Savinio

Die Hamburger Ausstellung greift am Rande auch noch einen
speziellen Aspekt auf, indem sie sich de Chiricos musikalisch
hochbegabtem  Bruder  Andrea  zuwendet,  der  vorwiegend  als
Komponist,  aber  auch  als  Autor  und  Maler  tätig  war.  1905
studierte er in München bei Max Reger, Giorgio de Chirico
fungierte damals (nebenher) quasi als Dolmetscher. Andrea de
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Chirico  nannte  sich  ab  1914  Alberto  Savinio.  Eine  kurze
Kostprobe  aus  seinem   musikalischen  Schaffen  erklang  zur
virtuellen  Eröffnung  der  Schau,  die  damit  fast  schon  zum
Gesamtkunstwerk  tendierte  –  eine  Gattungsmischung,  wie  sie
auch Savinio als Ideal vorgeschwebt hat. Ein von Giorgio de
Chirico gemaltes Porträtbild des Bruders gehört gleichfalls
zur Ausstellung, die ihrerseits nach dem Vorbild einer Piazza
aufgebaut ist.

Insgesamt umfasst die Schau rund 80 Kunstwerke. Neben Bildern
von de Chirico, Böcklin und Klinger zählen u. a. Werke von
Pablo  Picasso,  Carlo  Carrà,  Giorgio  Morandi  und  Alexander
Archipenko  dazu,  so  dass  Giorgio  de  Chirico  nicht  als
isoliertes  Phänomen  erscheint,  sondern  eingebunden  in  den
Zusammenhang der Epoche(n).

Und die virtuelle Eröffnung? Nun ja, es fehlte eigentlich
nichts. Diverse Grußworte wurden ebenso per Video übermittelt
wie der eigentliche Rundgang. Obwohl die Kameraführung nicht
immer ganz glücklich war, weckte der erste Überblick doch
großen  Appetit,  gerade  weil  man  nicht  nach  Belieben  vor
einzelnen Bildern verweilen konnte. In der Randspalte lief ein
Live-Chat, an dem man ablesen konnte, wie angetan viele der
rund  1200  Teilnehmer(innen)  waren  –  und  wie  begierig  auf
echte, leibhaftige Museumsbesuche.

___________________

De  Chirico.  Magische  Wirklichkeit.  Hamburger  Kunsthalle,
Glockengießerwall  5.  Von  22.  Januar  bis  25.  April  2021
(vorerst nur online, Museumsöffnung noch ungewiss).

www.hamburger-kunsthalle.de

Der Katalog (Hirmer-Verlag) wird im Museumsshop 29 Euro kosten
und ist einstweilen für 34,90 € zzgl. Porto online bestellbar
unter www.freunde-der-kunsthalle.de

Zusätzliche  Publikums-Aktion  der  Kunsthalle:  Fotos  von

http://www.hamburger-kunsthalle.de
http://www.freunde-der-kunsthalle.de


(pandemiebedingt)  leeren  Straßen  und  Plätzen  können
eingesendet werden an submission@hamburger-kunsthalle.de Die
eindrucksvollsten  Fotos  sollen  dann  im  Eingangsbereich  der
Ausstellung gezeigt werden.

 

 

Unterwegs  zur  gesteigerten
Geistigkeit:  Jawlensky  im
Kunstmuseum  Bonn  –  vorerst
nur via Internet
geschrieben von Bernd Berke | 9. November 2021
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Alexej  von  Jawlensky:  „Mädchen  mit
niedergeschlagenen  Augen“,  1912.  Öl  auf  Pappe
(Kunstmuseum Bonn/Foto: Reni Hansen)

Ja, geht das denn überhaupt: eine reine Online-Presskonferenz
zu  einer  neuen  Ausstellung,  in  deren  Rahmen  die  Bilder
lediglich virtuell gezeigt werden? Probe aufs Exempel: jene
Jawlensky-Schau, die jetzt im Kunstmuseum Bonn vorerst nur via
Internet zu sehen ist. Womöglich bleibt es auf Monate hinaus
bei dieser Beschränkung.

„Alexej  von  Jawlensky.  Gesicht  –  Landschaft  –  Stillleben“
lautet der komplette Titel. Die Auswahl umfasst rund 80 Bilder
des russischen Künstlers aus den Schaffensphasen zwischen 1901
und 1937. In den letzten Jahren seines Lebens konnte Jawlensky
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(1864-1941)  –  wegen  einer  sich  stetig  verschlimmernden
arthritischen Lähmung – nur noch unter größten Mühen malen und
musste die Kunst schließlich ganz aufgeben.

Alexej von Jawlensky: „Murnau – Das Tal“, um 1910. Öl
auf  Karton.  (Privatsammlung  Düsseldorf/Foto:  Bernd
Fickert)

In seiner russischen Heimat hatte Jawlensky mit realistischen
Gemälden im Gefolge eines Ilja Repin begonnen. Auch als er
1896 nach Deutschland kam, wirkt seine Malweise noch recht
traditionell,  Bilder  wie  „Helene  im  spanischen  Kostüm“
(1901/02) sind noch sichtlich vom Impressionismus inspiriert.
Freilich zeigen sich nach und nach auch Einflüsse von Van
Gogh, Cézanne, Matisse und der Gruppe „Blauer Reiter“. Der
Bonner  Kurator  und  stellvertretende  Museumsdirektor  Volker
Adolphs  erblickt  etwa  in  einer  Jawlensky-Landschaft  dieser
Zeit  einen  „gebändigten  Van  Gogh“,  außerdem  Anklänge  an
Gauguin.
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Jawlenskys Malerei wird flächiger und farbstärker, entfernt
sich  zusehends  von  Gegenständlichkeit.  Ob  man  nun  von
Klangfarben oder Farbklängen sprechen will, Jawlensky erweist
sich  jedenfalls  immer  deutlicher  als  „großer  Kolorist“
(Adolphs),  der  die  Farbwerte  mit  geradezu  musikalischer
Wirkung einzusetzen versteht.

Anfang August 1908 kamen Wassily Kandinsky, Gabriele Münter,
Alexej von Jawlensky und Marianne von Werefkin aus München zu
einem  Malaufenthalt  nach  Murnau.  In  Bonn  sieht  man
beispielsweise  eine  Serie  von  Jawlenskys  späteren
Landschaftsbildern  aus  dem  bayerischen  Flecken.  Es  sind
einerseits  scheue  Blicke  aus  dem  Fenster,  andererseits
ungemein kühne Abstraktionen der Grundelemente des Gesehenen.
Der Künstler ist unterwegs zu gesteigerter Innerlichkeit und
Geistigkeit.

Alexej von Jawlensky:
„Dame  mit  Fächer“,
1909. Öl auf Karton.
(Museum
Wiesbaden/Foto: Bernd
Fickert)

Großartige Bilder sind (wie gesagt: einstweilen nur online zu
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betrachten)  im  Kunstmuseum  versammelt,  beispielsweise  die
mondäne  „Dame  mit  Fächer“  (1909),  die  –  selten  genug  bei
Jawlensky  –  nicht  frontal  dargestellt  wird  und  im  ganzen
Duktus an japanische Bildgestaltung erinnert. Das „Stillleben
mit Heiligenbild“ (um 1912) wirkt wie ein Altar und verweist
aufs spätere Werk, dem zunehmend Spiritualität eignet. Darauf
deuten  auch  kontemplative  Arbeiten  wie  „Mädchen  mit
niedergeschlagenen Augen“ (1912) voraus. Dieses  Mädchen ist
ganz in seine Innenwelt versunken und scheint zugleich Höheres
zu schauen.

Derlei  Tendenzen  streben  hin  zu  den  berühmten,  unfassbar
variantenreichen Serien der U-förmigen Kopfbilder, von denen
Jawlensky insgesamt rund 1300 (!) in immer wieder anderen
Farb-Kombinationen geschaffen hat. Die fortwährende malerische
Meditation mag auf ihre Weise die russische Ikonen-Tradition
aufgreifen, ist aber formal entschieden modern. Ein überaus
konzentriertes Inbild wie „Der Wissende“ (1936) lässt in einer
Gesichtsform alle menschliche Passion, ja einen ganzen Kosmos
aufscheinen.

Alexej von Jawlensky:
„Abstrakter  Kopf:
Schicksal“,  1918.  Öl
auf  Karton  (Museum
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Wiesbaden/Foto:  Bernd
Fickert)

Zurück  zur  Eingangsfrage:  Kann  all  das  in  einer  Online-
Pressekonferenz adäquat gezeigt werden? Natürlich nicht. Man
bekam eher eine Art Diaschau zu sehen, weil noch dazu aus den
Bonner Ausstellungsräumen wegen fehlender WLAN-Verbindung kein
geführter Live-Rundgang übermittelt werden kann. Wie Museums-
Intendant Prof. Stephan Berg erläutert, liegt dies an der
Baulichkeit des Hauses mit seinem allzu massivem Mauerwerk.
Erst kürzlich sei man mit Experten der (in Bonn benachbarten)
Telekom durchs Museum gegangen. Auch sie mussten passen. Ohne
gründlichen Umbau dürfte sich keine Abhilfe schaffen lassen.
Einstweilen  wird  man  sich  mit  Aufzeichnungen  aus  den
Museumsräumen  begnügen  müssen.

Und  so  hoffen  (nicht  nur)  die  Museumsleute  auf  eine
mittelfristig mögliche Wiedereröffnung, nach der man der Kunst
wieder direkt begegnen kann. Prof. Berg hält dafür, dass die
Museen wohl keine Corona-Hotspots sein könnten. Andernfalls
müssten  ja  jetzt,  da  seit  Wochen  alle  Kunsthäuser  und
sonstigen  Kulturstätten  geschlossen  sind,  die  Fallzahlen
deutlich gesunken sein…

Alexej  von  Jawlensky.  Gesicht  –  Landschaft  –  Stillleben.
Kunstmuseum Bonn, Helmut-Kohl-Allee 2. Ausstellung vorerst nur
online  (Einzelheiten  dazu  auf  der  Homepage).  Schon  jetzt
verlängert bis zum 16. Mai 2021. Katalog im Buchhandel 34
Euro, Museumsausgabe 25 Euro.

www.kunstmuseum-bonn.de

Die  Ausstellung  ist  in  Kooperation  mit  dem  Museum
Wiesbaden entstanden, das über reiche Jawlensky-Bestände
verfügt  und  zum  Austausch  wichtige  Werke  von  August
Macke aus dem Kunstmuseum Bonn zeigt.
Die  letzte  Jawlensky-Einzelausstellung  des  Bonner
Kunstmuseums liegt schon fast 50 Jahre zurück. Sie war

http://www.kunstmuseum-bonn.de


1971 zu sehen.

 

Museum  Folkwang:  Auf  ein
Neues  mit  Kippenberger,
Fotokunst,  Tanzdynamik  und
Filmskizzen
geschrieben von Bernd Berke | 9. November 2021

Ausstellungs-Teilansicht  von  Martin  Kippenbergers
raumgreifender  Installation  „The  Happy  End  of  Franz
Kafka’s Amerika“ (hier 2008/2009 im MOCA Grand Avenue –
Courtesy of The Museum of Contemporary Art, Los Angeles
/ Foto: Brian Forrest)
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Es hätte fürs Museum Folkwang alles so gut geraten können. Das
Jahr  2020  ließ  sich  geradezu  prächtig  an.  Museumsdirektor
Peter Gorschlüter blickt etwas wehmütig auf diese Zeit zurück:
Die publikumsträchtige Aktion des durchgehend freien Eintritts
konnte verlängert werden, das Essener Haus wurde derweil zum
„Museum des Jahres“ erkoren – und schließlich wuchsen die
Chancen  auf  ein  Bundesinstitut  für  Fotografie  in  der
Revierstadt.

Seit Corona regiert das Prinzip Hoffnung

Doch dann kam Corona. Man musste ab 16. März schließen und
konnte auch nach Wiedereröffnung im Mai bei weitem nicht an
vorherige  Besucherzahlen  anknüpfen.  Jetzt  sind  die  Museen
bekanntlich wieder zu und müssen sich ans Prinzip Hoffnung
halten – oder soll man sagen: klammern? Gorschlüter betont,
noch sei das Museum Folkwang in einigermaßen komfortabler Lage
und er selbst guter Dinge. Er wisse aber, dass viele andere
Museumsleute bereits zu kämpfen hätten.

So weit die getrübte Rückschau nebst Ausblick zwischen Hoffen
und Bangen. Doch viel lieber ließen die Essener Museumsleute
auf der heutigen Video-Jahrespressekonferenz wissen, was sie
für  2021  vorhaben.  Neben  Gorschlüter  stellten  die
Kurator(inn)en Tobias Burg (Grafische Sammlung), Anna Fricke
(Zeitgenössische  Kunst)  und  Thomas  Seelig  (Fotografische
Sammlung)  ihre  Pläne  vor.  Tatsächlich  versprechen  erste
Einblicke ein durchaus spannendes Programm.

Installation von der Größe eines Sportplatzes



Martin  Kippenberger
in  seiner  Kafka-
Installation  –  im
Museum Boijmans Van
Beuningen,  1994  (©
Cees
Kuiper/Rotterdams
Dagblad)

Schon  der  Auftakt  hat  es  in  sich:  Martin  Kippenberger
(1953-1997), in Dortmund geborener und in Essen aufgewachsener
Künstler  von  bleibender  Bedeutung,  wird  in  großem  Stile
präsentiert.  Im  Museum  Folkwang  wird  seine  ungeheuer
raumgreifende Installation „The Happy End of Franz Kafka’s
,Amerika'“  zu  sehen  sein.  Kippenbergers  Werk  von  der
Ausdehnung eines Sportplatzes bezieht sich aufs Schlusskapitel
von Kafkas Roman „Der Verschollene/Amerika“. Natürlich handelt
es sich nicht um bloßen Kafka-Nachvollzug, sondern um eine
Adaption aus der ganz spezifischen Perspektive Kippenbergers,
der in seine Installation etliche Werkelemente befreundeter
Künstler(innen) sowie zahlreiche Fundstücke eingearbeitet hat.
Die insgesamt 50 Ensembles aus Tischen und Stühlen dürften
tatsächlich so etwas wie eine „kafkaeske“ Atmosphäre erzeugen.
Imaginiert ist das Ganze als Raum für viele gleichzeitige
„Einstellungsgespräche“. Es geht um die verstörende Erfahrung
einzelner  Menschen,  die  sich  einer  fremden  Gesellschaft

https://www.revierpassagen.de/111409/museum-folkwang-auf-ein-neues-mit-kippenberger-fotokunst-tanzdynamik-und-filmskizzen/20201209_1829/marie


gegenübersehen. Aber bitte das Thema nicht bruchlos eins zu
eins  nehmen.  Bei  Kippenberger  sind  stets  einige
Doppelbödigkeiten, Denk- und Blick-Fallen zu gewärtigen.

Zeitgleich werden in der altehrwürdigen Bibliothek der Essener
Villa Hügel die vor zuweilen frecher Schaffenslust geradezu
sprühenden  Künstlerbücher  Kippenbergers  gezeigt  –  welche
Kontraste sind da zu erwarten! Im Obergeschoss, wo sich die
gediegenen  Wohnräume  des  Krupp-Palastes  erstrecken,  sollen
ausgewählte  Plakate  Kippenbergers  gleichfalls  eine  völlig
gegenläufige Dimension eröffnen.

Beide Kippenberger-Präsentationen sollen am 7. Februar 2021
starten und bis 2. Mai dauern – ob und ab wann mit physisch
anwesendem Publikum, steht noch dahin.

Zwei Generationen der Fotografie

Auch schon am 19. Februar wird eine Folkwang-Retrospektive zum
Werk des Fotografen Timm Rautert (Jahrgang 1941) beginnen.
Anhand von rund 350 Arbeiten soll das vielfältige Oeuvre des
einstigen Schülers von Otto Steinert aufgeblättert werden. Ab
25.  Juni  schließt  sich  ein  Überblick  zum  fotografischen
Schaffen von Tobias Zielony (Jahrgang 1973) an, der einer ganz
anderen Generation angehört und sich vor allem auf die Spuren
neuerer Jugend(sub)kulturen geheftet hat.



Tobias  Zielony:  „Make  Up“,  2017.  Fotografie  aus  der
Serie „Maskirovka“ (Pigmentdruck, 70 x 105 cm / Courtesy
KOW, Berlin / © Tobias Zielony)

Grenzen der künstlerischen Disziplinen soll ab 13. August die
Schau „Global Groove. Kunst, Tanz, Performance und Protest“
überschreiten. Im Fokus steht die tänzerische Bewegung als
Triebkraft  politischer,  kultureller  und  lebensweltlicher
Veränderungen. Zugleich wird die wechselvolle Kulturgeschichte
der  Kontakte  zwischen  fernöstlichen  und  westlichen
Ausdrucksformen  des  Tanzes  erzählt.

Was Fellini zu seinen Filmen zeichnete
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Federico  Fellini:  „Die
Marktfrauen auf Rädern“, um
1972  (Faserstift-Zeichnung
zum  Film  „Amarcord“  –
Sammlung  Jakob  und  Philipp
Keel  /  ©  VG  Bild-Kunst,
Bonn,  2020)

Bildende Kunst, Literatur (Kafka), Fotografie und Tanz hätten
wir also schon beisammen. Was fehlt? Nun, zum Beispiel der
Film.  Auch  hierzu  gibt  es  ein  interessantes,
gattungsübergreifendes  Projekt:  „Federico  Fellini.  Von  der
Zeichnung zum Film“ (ab 12. November 2021) beleuchtet ein
bislang  wenig  beachtetes  Kapitel  im  Werk  des  ruhmreichen
Regisseurs  der  Opulenz.  Fellini  hat  zahllose  Skizzen
angefertigt,  um  sich  Typen,  Figuren,  Kostümierungen  und
Szenarien seiner Lichtspiele besser vorstellen zu können. Gar
manches diente als mehr oder weniger direkte Vorlage für die
filmische Umsetzung. Etwa 150 Zeichnungen (dazu Standbilder
und  Filmausschnitte)  aus  den  Jahren  1950  bis  1982  werden
gezeigt,  karikaturistischer  Gestus  und  pralle  Sinnlichkeit
gehen dabei fruchtbare Verbindungen ein. Und was wird Fellini
wohl bei seinen Frauendarstellungen besonders betont haben?
Dreimal dürfen wir raten.

Museum Folkwang. Museumsplatz 1 in 45128 Essen.

www.museum-folkwang.de
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Wie  sieht  das  Museum  der
Zukunft  aus?  Wuppertaler
Gesprächsreihe sammelt Ideen
geschrieben von Bernd Berke | 9. November 2021
Wie können sich die Museen – auch und gerade „seit Corona“ –
aufstellen, um womöglich neues Publikum zu erschließen? So
lautet eine Kernfrage der fünfteiligen Gesprächsreihe, zu der
Roland Mönig, neuer Direktor des Wuppertaler Von der Heydt-
Museums, Kolleg(inn)en aus anderen NRW-Häusern eingeladen hat.
Just wegen Corona ist die Reihe nun als Videoschalte ins Netz
gewandert.  Das  Motto  lautet  nach  wie  vor:  „possible  to
imagine“. Und ja: So manches ist vorstellbar.

„possible  to  imagine“:  So
sieht es aus, wenn man sich
zur Wuppertaler Videoschalte
anmeldet.  (Screenshot  des
Zoom-Bildschirms)

Gestern Abend schloss sich als vierter von fünf Terminen ein
Gespräch mit Felix Krämer an, dem Direktor des Düsseldorfer
Kunstpalastes.  Dessen  ausgedehnte  Häuser  beherbergen
beispielsweise  auch  angewandte  Kunst  und  Design,  so  dass
Krämer  und  sein  Team  im  Zweifelsfalle  auch  Rasierapparate
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ausstellen  könnten,  was  den  Zugang  zu  breiteren
Publikumsschichten erleichtern mag – ebenso wie das allgemeine
Ziel einer allzeit verständlichen Vermittlung. Sehr breit ist
denn auch das Ausstellungsspektrum, es reicht von Caspar David
Friedrich und der Düsseldorfer Malerschule bis hin zu einer
Mode-Schau,  die  von  Claudia  Schiffer  kuratiert  wird
(vermutlich  ab  August  2021).

Wenn die „Palast*Pilotinnen“ loslegen

Die Düsseldorfer haben einiges in Gang gesetzt, um auch Leute
zu erreichen, die sonst nicht ins Museum gehen. Nur 5 bis 10
Prozent aller Deutschen, so Felix Krämer, betreten überhaupt
Museen, man habe also ein Legitimationsproblem. Gegensteuern
möchte  er  mit  Aktionen  wie  der  Suche  nach  „Palast-
Pilot*innen“,  die  an  der  Neupräsentation  der  Sammlung
gestaltend  mitwirken  sollen  und  aus  ganz  verschiedenen
Berufsfeldern  stammen.  Kunsthistorische  Vorkenntnisse  waren
nicht gefragt, als zur Teilnahme aufgerufen wurde. Über 1000
Leute  meldeten  sich,  dann  wurde  gesiebt  und  gesiebt,  bis
schließlich 10 übrig blieben. Über die Auswahlkriterien hätte
man gerne noch Näheres erfahren. (Übrigens: Von Migrantinnen
und Migranten als Zielgruppe war nicht die Rede, jedenfalls
nicht ausdrücklich).

Endlich mal ein richtiges Ölbild sehen

Weitere  Aktivität:  die  in  ihrer  Art  bundesweit  einmalige,
spezielle Kinder-Website des Museums. Auch gehen die Leute vom
„Kunstpalast“ zwar nicht mit Spitzenstücken, wohl aber mit
preiswert  erworbenen  Ölgemälden  des  19.  Jahrhunderts  in
Grundschulen, denn viele, viele Kinder haben tatsächlich noch
nie  ein  echtes  Ölbild  gesehen,  sondern  allenfalls
Reproduktionen  oder  elektronische  Wiedergaben.  Krämer
(Düsseldorf)  und  Mönig  (Wuppertal)  waren  sich  einig:  Es
herrsche  ein  ungeheurer  Bilderüberschuss  bei  gleichzeitiger
„Bilderarmut“.



Der Corona-Frust war Krämer deutlich anzumerken. In diesen
Zeiten  ein  (geschlossenes)  Museum  zu  leiten,  sei  „einfach
Mist“, befand er unumwunden. Zugleich lege die Pandemie die
Schwächen bisheriger Planungen bloß. Zumal in Zeiten, in denen
alle  Einnahmen  wegfallen,  die  meisten  Ausgaben  aber
weiterlaufen, dränge sich die Frage auf: „Muss denn wirklich
jede Ausstellung sein?“

Ein  wenig  provokant  auch  Krämers  lautes  Nachdenken  über
Depots, die durch Ankäufe immer mehr gefüllt und überfüllt
würden. Wolle man denn wirklich das zehnte oder fünfzehnte
Depot bauen, statt auch einmal Arbeiten zu v e r kaufen?

„…wie nach einem Zahnarztbesuch“

Felix Krämer richtete den Blick auf andere europäische Länder,
wo  man  viel  mehr  jüngeres  Publikum  („unter  30″)  in  den
Ausstellungshäusern  sehe  und  wo  man  digitalen
Vermittlungsformen  aufgeschlossener  gegenüberstehe.  Als
leuchtende  Beispiele  nannte  er  vor  allem  England  und  die
Niederlande. Dort, so pflichtete Roland Mönig bei, würden etwa
Shoppen, Kaffeetrinken und Museumsbesuch nicht so säuberlich
getrennt wie bei uns. Hierzulande trinke man den Kaffee immer
erst nach Absolvierung des Museums, gleichsam als Trost – „wie
nach einem Zahnarztbesuch…“

Selfies vor Kunstwerken? Kein Problem!

E i n e Zukunft, das kristallisierte sich aus dem Gespräch
heraus, liegt für die Museen offensichtlich in Formen der
Virtual Reality (VR) oder auch Augmented Reality (AR). Krämer
verwies auf ein Vorhaben, bei den virtuelle Skulpturen im
Düsseldorfer Hofgarten verteilt werden sollen, die dann mit
Smartphone oder Tablet aufgespürt und aufgerufen werden können
– fast wie bei „Pokémon Go!“ Nützliche Nebeneffekte: Bei einer
imaginären Ausstellung entfallen alle Mühen des Transports.
Kein Kunstwerk kann beschädigt werden. Und man könnte eine
solche  Schau  simultan  an  andere  Orte  „beamen“.  Allerdings



dürfte auch zumindest eine Dimension der Sinnlichkeit fehlen.

Einmütigkeit  herrschte  auch  zum  Thema  Fotografierverbot  im
Museum.  Sowohl  Krämer  als  auch  Mönig  lehnen  derlei
Restriktionen rundweg ab. Im Gegenteil: Fotografieren (mitsamt
Selfies vor den Kunstwerken) sei geradezu erwünscht. Na, da
schau her!

Alles nur noch virtuell? Beileibe nicht. Roland Mönig betonte
auch,  dass  Kunstwerke,  wie  sie  in  Museen  gezeigt  werden,
„konkrete  Körper“  seien,  die  beim  Betrachten  „Nähe
herstellen“. Darin bestehe immer noch eine Kernaufgabe der
Ausstellungs-Institute.

Was zuvor geschah – und was noch folgt

Die  Gesprächsreihe  war  am  30.  September  mit  Roland
Nachtigäller eingeleitet worden, dem Chef des Marta-Museums in
Herford.  Er  überraschte  mit  einer  „steilen  These“  (Roland
Mönig), die da lautete: „Das Museum der Zukunft wird kein
Museum mehr sein.“ Sodann stellte Katia Baudin, Direktorin der
Krefelder Kunstmuseen, ihr Institut vor allem als „Ort des
Experiments“ vor. Wer, wenn nicht die Museen, solle dafür
zuständig sein? Dritter Gesprächsgast war der Journalist und
Kunstkritiker  Stefan  Koldehoff  (Deutschlandfunk),  der  in
Museen vor allem Stätten der Kontroverse sieht und allenfalls
in zweiter Linie den Tourismus-Faktor gelten lassen möchte.

Zwischenfazit:  eine  anregende  Reihe,  die  zukunftsweisende
Ideen sammelt. Wer weiß, welche Folgen und Folgerungen sich
daraus noch ergeben werden.

Am 2. Dezember (18.30 Uhr) gibt es noch eine Gesprächsrunde
mit  Christina  Végh,  Direktorin  und  Geschäftsführerin  der
Kunsthalle Bielefeld.

 



Wuchtiges  Werk  auf  schmalem
Grat:  Max  Beckmann  in  der
Hamburger Kunsthalle
geschrieben von Frank Dietschreit | 9. November 2021

Max Beckmann: „Messingstadt“ (1944), Öl auf Leinwand,
115  x  150  cm.  (©  Saarlandmuseum  –  Moderne  Galerie,
Saarbrücken, Stiftung Saarländischer Kulturbesitz / © VG
Bild-Kunst, Bonn 2020 – Foto: Tom Gundelwein)

Versteckt hinter einem Vorhang lauert der Künstler und greift
mit  riesigen  Händen  nach  seinem  nackten  Modell,  das  sich
wollüstig ergibt und den erotischen „Traum des Bildhauers“
befriedigt.
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Nachts stürzt er sich, verkleidet als dunkler „Vampir“, auf
eine schlafende Schöne und saugt, während er sie vergewaltigt,
das  Blut  der  wehrlosen  Frau  aus.  In  der  Hülle  des
mythologischen Stiers wird er zum Tier, erinnert sich an den
„Raub der Europa“ und wirft sich das bewusstlose Objekt seiner
Begierde über die Schulter: Der Mann als enthemmtes Wesen. Die
Frau als wehrloses Opfer. Der Künstler als lüstern lechzender
Voyeur und sexueller Triebtäter.

Wenn  man  nur  diese  drei  mit  farblichem  Furor  und  wilder
Gebärde auf die Leinwand geworfenen Werke von Max Beckmann
betrachtet, kann einem ganz schummrig werden. Niemals käme man
auf die Idee, dass sich die 140 Werke umfassende Ausstellung
in der Hamburger Kunsthalle eigentlich um das genaue Gegenteil
drehen soll.



Max  Beckmann:
„Bildnis  Käthe  von
Porada“,  1924,  Öl
auf Leinwand, 120 x
43 cm, Leihgabe der
SEB Bank, Standort:
Städel  Museum,
Frankfurt am Main (©
VG Bild-Kunst, Bonn
2020  /  ©  Städel
Museum – Artothek –
Foto: U. Edelmann)

Konzept mit Kultur-Quark
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Kurioserweise behauptet Kuratorin Karin Schick unter dem Titel
„weiblich  –  männlich“,  dass  Beckmann  nicht  nur
Geschlechterrollen festschrieb, sondern sie zugleich öffnete:
„Er fand Zartheit in Frauen- und in Männerfiguren, Schlagkraft
in  der  Heldin  wie  im  Helden.  Fasziniert  von  den  Mythen
verschiedener Kulturen, kannte er die uralte Vorstellung, dass
Frau  und  Mann  aus  einem  einzigen,  androgynen  Geschlecht
hervorgingen,  nach  dessen  Einheit  man  sich  auf  ewig
zurückseht.“ Abgesehen davon, dass das ziemlicher Kultur-Quark
ist, sieht man davon in der Ausstellung so gut wie nichts.

Max Beckmann: „Odysseus und Kalypso“, 1943,
Öl  auf  Leinwand,  150  x  115,5  cm  (©
Hamburger Kunsthalle / bpk / © VG Bild-
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Kunst, Bonn 2020 / Foto: Elke Walford)

„Kriechende Frau“

Ja,  es  gibt  ein  paar  zart  besaitete  Frauen-Porträts,
kunstfertige Auftragsarbeiten für den Salon der „Käthe von
Porada“, „Frau Dr. Heidel“ wird zur zeitlosen Schönheit, seine
hoch  verehrte  Schwiegermutter  „Frau  Tube“  ins  rechte  Bild
rückt.  Aber  überwiegend  inszeniert  sich  Beckmann  auf
unzähligen  Bildern  und  Zeichnungen  als  selbstverliebter
Gockel,  geheimnisvoll  lächelnd,  eine  Zigarette  in  den
feingliedrigen Fingern. Die Frauen schmachten ihn an, halten
sich fest an ihm, senken brav den Blick, bezirzen ihn mit
Laszivität, spielen „Die Erschrockene“, werfen sich ihm als
„Kriechende Frau“ vor die Füße. Um zu zeigen, dass Männer auch
sensibel sein können, legt Beckmann ihnen manchmal ein Buch in
die klobigen Hände oder malt ein paar weiße Blumen an die
Wand.

Gewaltbereite Männlichkeit

Die  Werke,  meint  die  Kuratorin,  „zeigen  Selbstbewusstsein,
Hingabe und Widerstreit, Macht und Ohnmacht, Freiheitsdrang
und Verschmelzung“. Mag sein, vor allem aber zeigen sie den
Mann  als  gewaltbereiten  Täter,  der  hinauszieht  in  die
feindliche Welt und sich nach gewonnener Schlacht gern von
einer  willigen  Schönheit  besänftigen  lässt.  Das  schmälert
nicht das wuchtige und wirkungsmächtige Werk Beckmanns, das
hier in einer großen Fülle zu besichtigen ist. Aber es zeigt
doch auch, auf welchem schmalen Grat eine Ausstellung wandelt,
die sich ein Thema herbeifantasiert und es dann nicht einlöst.

„Max Beckmann: weiblich – männlich.“ Hamburger Kunsthalle. Bis
24. Januar 2021. Di, Mi, So: 10-18 Uhr, Do 10-21 Uhr, Fr, Sa:
10-20 Uhr. Katalog: Prestel Verlag, in der Ausstellung: 29
Euro, im Handel 45 Euro. www.hamburger-kunsthalle.de

 



„Es ist, wie es ist“ – die
frühen  Jahre  des  Gerhard
Richter
geschrieben von Frank Dietschreit | 9. November 2021

Gerhard  Richter:  „Sitzende“  (Oktober
1961), Öl auf Hartfaserplatte, 70×50 cm,
Privatsammlung,  Norddeutschland.  (©
Gerhard Richter 2020 (10042020) / Foto:
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Estel/Klut SKD)

Eigentlich  geht  es  Gerhard  Richter  in  der  DDR  gar  nicht
schlecht. Vom Erlös seiner Bilder kann er ganz gut leben. In
Dresden,  wo  er  studiert  hat  und  an  der  Kunst-Hochschule
weiterhin wirkt, gilt er manchen jungen Kollegen sogar schon
als Bonze und Sprachrohr der Einheitspartei.

Doch Gerd (wie er sich damals nennt) sieht sich in einer
künstlerischen und politischen Sackgasse. Auf der documenta in
Kassel  hat  er  den  Surrealismus  und  die  abstrakte  und
informelle  Moderne  kennengelernt.  Jetzt  hat  er  keine  Lust
mehr,  sein  Talent  mit  dem  von  der  SED  propagierten
sozialistischem Realismus zu vertrödeln. Auch wenn es für den
29-jährigen Künstler ein enormes Risiko und Wagnis ist: Gerd
will in den Westen und noch einmal ganz neu anfangen.

Im Westen erwartet ihn nichts und niemand

Im Februar 1961 verkauft er seinen Trabant, steckt ein paar
Zeichnungen ein und fährt mit seiner Ehefrau Marianne von
Dresden nach Berlin. Schon vorher hatte er, auf der Rückreise
von einem Studienaufenthalt in Leningrad und Moskau, auf dem
Berliner  Bahnhof  Zoo  ein  paar  Koffer  mit  privaten  Sachen
deponiert.  Die  wird  er  jetzt  brauchen:  Denn  außer  einem
kleinen Begrüßungsgeld und einigen warmen Worten erwartet ihn
im Westen nichts und niemand.



Gerhard  Richter:  „Wunde  16″  (Nr.  II/16/62),  Februar
1962,  Öl  auf  Hartfaserplatte,  70×100  cm,  Sammlung
Susanne Walther (©Gerhard Richter 2020 (10042020))

Trotzdem hofft er, an der Kunstakademie in Düsseldorf, wo sich
in diesen Jahren um Joseph Beuys und der Künstlergruppe ZERO
eine progressive Kunstszene entwickelt, Fuß fassen zu können.
Doch bis er in die Klasse von Professor Ferdinand Macketanz
aufgenommen wird und ein eigenes Zimmer in der Kirchfeldstraße
104 beziehen kann, ist es noch ein weiter Weg, muss er noch
ein paar Wochen ins Aufnahmelager nach Gießen, um dort die
Formalitäten seiner Übersiedelung zu beschleunigen.

„…beruflich habe ich nur vage Hoffnungen“

An Helmut und Erika Heinze, seine in Radebeul (bei Dresden)
gebliebenen Freunde, schreibt er in der Zeit des Wartens und
Übergangs in eine ungewisse Zukunft immer wieder Briefe: „Es
ist triste hier und beruflich habe ich nur vage Hoffnungen“,
notiert  er.  Ein  anderes  Mal:  „Nicht  dass  ich  irgendetwas
bereue. Für mich war das Abbrechen logisch und notwendig, wie
immer  es  auch  ausgehen  mag.“  Und  immer  wieder  zieht  er,
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zwischen vagen Hoffnungen und existenziellen Nöten schwankend,
das lakonische Fazit: „Es ist, wie es ist.“

„Gerd Richter 1961/62: Es ist, wie es ist“: So heißt jetzt
eine Ausstellung im Dresdner Albertinum, die sich ganz dieser
weithin unbekannten Phase im Leben des inzwischen bekanntesten
zeitgenössischen  deutschen  Künstlers  widmet  und  Briefe  und
Dokumente, Zeichnungen und Bilder präsentiert, die bisher kaum
jemand  zu  Gesicht  bekommen  hat.  Die  Schau  ist  klein  und
präsentiert nur wenige Werke, aber sie ist – will man wissen
und verstehen, wie Richter zu dem wurde, was er heute ist –
ungemein wichtig.

Zubrot mit Bemalung von Karnevalswagen

Die in Vitrinen präsentierten Briefe zeigen einen von Angst
und Sorgen gepeinigten Künstler, der sich in einer Zeichnung
als Gefangener im Gießener Lager stilisiert; der sich ein
Zubrot mit dem Bemalen von Karnevalswagen und dem Verkauf von
Mal-Utensilien verdient; der alles daran setzt, in Düsseldorf
zu  reüssieren,  seine  in  Dresden  erprobten  figurativen
Bildelemente mit den informellen und abstrakten Möglichkeiten
der westlichen Moderne zu kombinieren.

Gerhard  Richter:
Ohne  Titel  („Emas
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Bluse“),  1962,
Bluse mit Gips und
Lack, 71,7 ×38,1 cm
(gerahmt),  Igal
Ahouvi  Art
Collection  (©
Gerhard  Richter
2020  (10042020))

Während seine „Sitzende“ noch sehr an Picassos kubistische
Zeichenhaftigkeit  erinnert,  sind  die  verschmierte  graue
„Wunde“  und  der  bunt  verkleckerte  „Fleck“  schon  abstrakte
Farbfantasien, die er sich bei Karl Otto Götz abgeschaut haben
mag, dem von Richter hoch verehrten Mal-Professor, in dessen
Düsseldorfer Klasse er bald schon, im April 1962, wechseln
wird.

Aufgeregte Debatten um Debüt in Fulda

Immer wieder schickt er Briefe zu seine Freunde nach Radebeul,
reflektiert sein Werk, entwirft Skizzen für seine Bilder, legt
Fotos  bei,  die  er  von  seiner  Wohnung  macht.  Natürlich
berichtet  er  ihnen  auch  von  seiner  ersten  Ausstellung:
Gemeinsam mit Manfred Kuttner kann er im September 1962 in der
„Galerie junge Kunst“ in Fulda einige seiner neuesten Werke
zeigen. Sie erregen in der örtlichen Presse einiges Aufsehen,
die an die Wand gehängten präparierten Kleidungsstücke – zum
Beispiel  ein  lackiertes  Hemd  –  lösen  Debatten  aus:  Von
„einfach  toll“  über  „großer  Blödsinn“  bis  „Kulturschande“
reichen  die  von  der  „Fuldaer  Volkszeitung“  wiedergegebene
Kommentare der Besucher. Verkaufen wird Richter kein einziges
der in Fulda gezeigten Werke. Aber das macht nichts. Er weiß
jetzt, dass alles ganz anders werden muss.

Bilderverbrennung und radikaler Neubeginn

Um sich von allem Ballast zu befreien, verbrennt er die Bilder
in einem Baucontainer im Hof der Düsseldorfer Akademie: ein



Befreiungsschlag und radikaler Neubeginn. „Wer weiß, was aus
mir geworden wäre, wenn ich mit den Bildern Erfolg gehabt
hätte“, wird er viele Jahre später sagen. Nach dem Autodafé
wird er Ende 1962 beginnen (Gemälde Nummer 1: „Tisch“), seine
Werke zu nummerieren und zu katalogisieren. Doch das ist ein
anderes Kapitel. Wer einige dieser Werke – zum Beispiel das
nach einem Foto gemalte unscharfe Bild Nummer 14: „Sekretärin“
oder die mit dem Rakel gezogene Farbexplosion Nummer 722-3:
„Abstraktion“ – bewundern will, braucht nur eine Treppe höher
zu steigen: In der Dauerausstellung des Albertinums sind zwei
Säle dem großen Meister gewidmet.

„Gerd  Richter  1961/62:  Es  ist,  wie  es  ist“,  Albertinum,
Dresden.  Bis  29.  November.  Aktuelle  Informationen  zu
Öffnungszeiten, Programm und Besuchsmodalitäten in Zeiten von
Corona auf der Webseite www.skd.museum. Katalog (Verlag der
Buchhandlung Walter König, Köln), 125 Seiten, 29,80 Euro.

Flutendes  Licht  –  Hasso
Plattners  Impressionisten-
Sammlung als neue Dauerschau
im Potsdamer Museum Barberini
geschrieben von Frank Dietschreit | 9. November 2021
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Paul Signac: „Der Hafen bei Sonnenuntergang“, 1892, Öl
auf Leinwand, 65 x 81 cm, Sammlung Hasso Plattner

Paul Signac sieht einen „Hafen bei Sonnenuntergang“: Das Licht flirrt
in orangefarbenen Punkten übers seichte Wasser und geleitet das letzte
Segelboot in sichere Gefilde. Pierre-August Renoir schaut auf den
„Birnbaum“  in  seinem  Garten  und  lässt  die  trockenen  Blätter  des
Herbstes in rötlichen Farben knistern.

Alfred  Sisley  stapft  durch  den  frisch  gefallen  „Schnee  in
Louveciennes“  und  scheint  eine  ganze  Schippe  glitzernder  weißer
Flocken auf die Leinwand verstreut zu haben. Und die im Abendlicht auf
der gerade gemähten Wiese sich träge erhebenden „Getreideschober“ von
Claude Monet glühen Lila und Rot, scheinen Feuer gefangen zu haben,
vor Hitze zu dampfen und fast zu brennen. Es sind die wohl teuersten
Getreidehaufen der Kunstgeschichte: Hasso Plattner hat sie kürzlich
für 110 Millionen Dollar auf einer Auktion erstanden. Jetzt bringt der
Stifter, Kunstmäzen, Sammler und Mitbegründer der Internet-Schmiede
SAP seinen Monet in die neue Dauerausstellung „Impressionismus“ ein,
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mit  der  das  Potsdamer  Museum  Barberini  die  Besucher  über  Jahre
erfreuen möchte.

Allein 34 Werke von Claude Monet

Dass Hasso Plattner die Impressionisten besonders wertschätzt, konnte
man ahnen. Schon die Eröffnung des von ihm mit einer beträchtlichen
Geldsumme gesponserten Museums vor drei Jahren startete mit einem
opulenten Überblick über die französischen Impressionisten. Und kurz
bevor Corona die Kunst allerorten zum Stillstand brachte, legte das
Barberini mit einer viel beachteten Monet-Ausstellung nach. Viele der
dabei gezeigten Werke waren einem anonymen Privatsammler zugeordnet.
Jetzt ist klar, dass sie Plattner gehören. Vor allem natürlich die 34
(!)  Monets,  die  den  Grundstock  der  103  Bilder  umfassenden
Impressionisten-Schau  ausmachen.

Alfred Sisley: „Schnee in Louveciennes“, 1874, Öl auf
Leinwand, 54 x 65 cm, Sammlung Hasso Plattner
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Lauter Genies der Kommunikation

Neben Monet sind fast alle Größen da: Renoir und Sisley, Pissarro und
Signac, Caillebotte und Cézanne. Sogar ein Picasso hat sich in die
Sammlung verirrt: als junger Künstler hat er (1901) den „Boulevard de
Clichy“ als Meer aus Licht und Farbe eingefangen. Nur einer der ganz
großen Künstler fehlt: Édouard Manet. Auch wenn auf Plattners Konto
genug Geld ist: Es gibt derzeit keinen Manet zu kaufen, jedenfalls
keinen, der den gehobenen Ansprüchen des Sammlers genügen würde.

Dabei hat Plattners Leidenschaft eigentlich einen ganz naiven Grund:
„Die Gemälde beziehen uns als Betrachter unmittelbar mit ein. Wir
spüren den Wind auf der Haut und die Temperatur des Wassers, wenn wir
Monets Segelbooten auf der Seine zusehen. Das schafft keine andere
Kunst.  Die  Impressionisten  sind  Kommunikationsgenies.“  Dass  große
Kunst immer auch große Kommunikation ist, der man sich nicht entziehen
kann, weil sie einen emotional und intellektuell entzündet: geschenkt.

Erfreuen wir uns also an lichtdurchfluteten Landschaften und sinnlich
erfahrbaren Farbräuschen, die uns die oft unerträgliche Realität als
zauberhafte Fantasie zeigen (und verschönern) und uns die wahnhafte,
von  ausufernden  Stadtlandschaften  und  ungezügelter  Industrie
verunzierte Welt in ein anderes, besseres Licht rückt.

Museum Barberini, Potsdam: „Impressionismus“. Neue Dauerausstellung.
Katalog (Prestel Verlag): im Museum 30 Euro, im Buchhandel 39 Euro.
Infos unter www.museum-barberini.de

Auf ein Neues: Museum in Hamm
würdigt  den  Künstler  Otmar
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Alt (80)
geschrieben von Bernd Berke | 9. November 2021

Tierwelt in kraftvollen Farben: Blick in eine besonders
kindgerechte Abteilung der Ausstellung über Otmar Alt.
Bilder  und  Objekte  werden  hier  extra  bodennah
präsentiert.  (Foto:  Bernd  Berke)

Nein, es herrscht in Westfalen kein Mangel an Ausstellungen
des Künstlers Otmar Alt: Von Ende 2013 bis zum März 2014 gab’s
einen „Rückblick und Ausblick“ auf Schloss Cappenberg. Von
April bis September 2018 lud das Haus Opherdicke (Holzwickede)
in die „Fabelhaften Zauberwelten“ des vorwiegend farbenfrohen
und weithin populären Malers, der auch dekorative Elemente
nicht scheut, aber keineswegs darauf reduziert werden kann.
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Auch  etliche
Glasobjekte  gehören
zum Umfang der Schau.
(Foto: Bernd Berke)

Jetzt, nachträglich zu seinem 80. Geburtstag (*17. Juli 1940),
kommt seine Wahlheimat Hamm selbstverständlich nicht um eine
Würdigung herum. „Das Leben ist ein Versuch“ heißt (einem
Ausspruch  Otmar  Alts  folgend)  die  von  Diana  Lenz-Weber
kuratierte Retrospektive im Gustav-Lübcke-Museum, die mit rund
150 Exponaten von den Anfängen in den frühen 1960er Jahren bis
in die unmittelbare Gegenwart reicht – am Ende des Rundgangs
sieht man drei „Corona-Bilder“, das letzte davon unvollendet.

Demnächst mehr dazu – hier und an anderer Stelle.

Otmar Alt – „Das Leben ist ein Versuch“. Gustav-Lübcke-Museum,
Hamm, Neue Bahnhofstraße 9. Vom 11. Oktober 2020 bis zum 7.
März 2021. Di-Sa 10-17, So 10-18 Uhr. www.museum-hamm.de
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Hotzenplotz  und  all  die
anderen  –  Oberhausen  zeigt
den  kongenial  illustrierten
Figurenkosmos  des  Otfried
Preußler
geschrieben von Bernd Berke | 9. November 2021

Illustration von F. J. Tripp, Mathias Weber
(Kolorierung)  aus  Otfried  Preußler  „Der
Räuber Hotzenplotz“ (© by Thienemann in der
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Thienemann-Esslinger Verlag GmbH, Stuttgart)

F. J. Tripp, Winnie Gebhardt, Herbert Holzing, Daniel Napp,
Thorsten  Saleina,  Annette  Swoboda.  Schon  mal  gehört?
Wahrscheinlich  nicht,  oder?

Dabei  hätten  vor  allem  die  ersten  beiden  eine  gewisse
Prominenz  verdient.  Es  sind  samt  und  sonders
Illustrator(inn)en  von  Büchern  des  unvergessenen  Otfried
Preußler (1923-2013). Der hat sich bekanntlich Figuren wie den
„Räuber Hotzenplotz“, „Die kleine Hexe“, „Das kleine Gespenst“
oder „Krabat“ ausgedacht. Und etliche andere.

So markant Preußlers Personal schon rein literarisch sein mag,
so  erlangt  es  doch  durch  die  kongenialen  zeichnerischen
Vergegenwärtigungen  erst  recht  nachhaltige
Unverwechselbarkeit.  Das  war  dem  Autor  sicherlich  auch
bewusst. Die fruchtbringende Wechselwirkung der Künste greift
jetzt  eine  umfangreiche  Bilderschau  in  der  Ludwiggalerie
Schloss Oberhausen auf, wo man sich seit vielen Jahren der
beachtlichen Qualität im Populären verschrieben hat. Über 300
originale Zeichnungen sind zu sehen, hinzu kommen einschlägige
Filmrequisiten,  Bücher  und  Fotos.  Dabei  gerät  der  ganze,
durchaus vielfältige Kosmos der Preußler-Geschichten in den
Blick, da tummeln sich auch Gestalten wie die dumme Augustine,
der starke Wanja, Tella oder die Schildbürger („Bei uns in
Schilda“).



Illustration von Winnie Gebhardt aus Otfried Preußler
„Die  kleine  Hexe“,  1957  (©  by  Thienemann  in  der
Thienemann-Esslinger  Verlag  GmbH,  Stuttgart)

Preußler  zählt  längst  zu  den  Klassikern  der  Kinder-  und
Jugendliteratur, seine 35 Bücher wurden in über 50 Sprachen
übertragen  und  haben  eine  Gesamtauflage  von  mehr  als  50
Millionen Exemplaren erreicht. Weit über solche dürren Zahlen
hinaus, haben seine besten Geschichten einen festen Platz im
kollektiven oder zumindest weit verbreiteten Bewusstsein – wie
sonst nicht allzu viele Werke und Protagonisten; allen voran
gewiss  der  erstmals  1962  in  Buchform  erschienene  „Räuber
Hotzenplotz“,  der  2006  von  Gernot  Roll  mit  hochkarätiger
Besetzung verfilmt wurde (Armin Rohde in der Titelrolle, dazu
u. a. Piet Klocke, Rufus Beck und Katharina Thalbach).
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Illustration von Herbert Holzing aus Otfried Preußler
„Die Abenteuer des starken Wanja“, 1968 (© by Thienemann
in der Thienemann-Esslinger Verlag GmbH, Stuttgart)

Die  Zeichnungen  des  eingangs  erwähnten,  1915  in  Essen
geborenen F. J. Tripp zum „Hotzenplotz“-Buch haben auch die
Verfilmung – und zahllose Theater-Inszenierungen – inspiriert,
insofern kann der Einfluss kaum überschätzt werden. Dieser
Wirkung  steht  Winnie  Gebhardt  kaum  nach,  die  das
Erscheinungsbild  der  (gleichfalls  ambitioniert  verfilmten)
„Kleinen Hexe“ und des kleinen Wassermanns ein für allemal
vorgeprägt  hat.  Über  50  ihrer  Tuschzeichnungen  zeugen  in
Oberhausen  davon.  Und  ich  muss  sagen:  Ihre  filigrane  und
herzerwärmende Kunst hat es mir noch mehr angetan als die von
Tripp, die zuweilen etwas klobig wirkt, aber damit just einen
klotzigen Charakter wie Hotzenplotz ideal verkörpert. Es war
wohl  genau richtig, dass sie die Hexe und er den Räuber
übernommen hat.

Apropos:  Unsere  Tochter  (11),  langjährige  Preußler-Kennerin
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seit Vorlese-Zeiten, hält vehement dafür, dass F. J. Tripp
partout keine Füße malen konnte. Wenn man es recht bedenkt und
besieht: stimmt! Als bewusst eingesetztes Stilmittel oder als
Stilisierung  lässt  sich  das  Defizit  jedenfalls  schwerlich
kaschieren.  Aufs  Ganze  gesehen,  sind  Tripps  Schöpfungen
freilich mancher Ehren wert.

Beim  abwechslungsreichen  Rundgang,  den  ich  hier  lediglich
anhand des Katalogs nachvollziehe, stößt man u. a. auch auf
Zeichnungen, die Otfried Preußler selbst geschaffen hat (zu
„Hörbe  mit  dem  großen  Hut“).  Interessant  zudem  die
Möglichkeit, verschiedene zeichnerische Auffassungen derselben
Gestalten zu vergleichen. Von Zeit zu Zeit, so scheint es,
muss eben auch das prägnanteste Figuren-Inventar behutsam neu
interpretiert werden. Nichts hat ewigen Bestand.

Otfried  Preußler  –  Figurenschöpfer  und  Geschichtenerzähler.
Ludwiggalerie  Schloss  Oberhausen,  Konrad-Adenauer-Allee  46.
Bis zum 10. Januar 2021. Geöffnet Di-So 11-18 Uhr. Eintritt 8
Euro, ermäßigt 4 Euro, Familie 12 Euro. Katalog 29,80 Euro.
www.ludwiggalerie.de

 

Flimmern, Vibrieren, erhabene
Ruhe:  Die  malerischen
Farbforschungen  des  Kuno
Gonschior in Recklinghausen
geschrieben von Bernd Berke | 9. November 2021
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Kuno Gonschior: „Gelbtrans“ (2003), Mischtechnik auf
Leinwand, 200 x 190 (Privatsammlung)

Vor manchen dieser Bilder bekommt man rasch Augenflimmern, so
sehr scheinen die vielen kleinen farbigen Bildpunkte auf den
Untergründen zu tanzen, zu pulsieren, zu vibrieren; all dies
noch  gesteigert,  wenn  der  Künstler  grelle  Leuchtfarbe
verwendet  hat.

Doch dann wiederum, besonders im späteren Werk, verströmen
einige Bilder eine geradezu erhabene Ruhe in Blau, Grün oder
Gelb, die an gewisse Naturerlebnisse erinnert. Er hat sie dann
auch  gelegentlich  „Landscapes“  genannt.  Kuno  Gonschior  hat
wahrlich weite Felder der Farbigkeit durchmessen. Anfangs im
Banne von mancherlei Farbtheorien und nach eigenem Bekunden
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eher wie ein Chemiker oder Physiker zugange, ist er mit den
Jahren zusehends den eigenen Emotionen gefolgt, bis hin zu
kreativen Rauschzuständen. Auf seinen künstlerischen Spürsinn
konnte er sich da längst verlassen.

Kuno  Gonschior  wurde  1935  in  Wanne-Eickel  geboren,  sein
Atelier hatte der Schüler von Karl Otto Götz in Hattingen,
gestorben ist er 2010 in Bochum. Die regionalen Ortsmarken
lassen schon ahnen, dass er dem Ruhrgebiet biographisch recht
treu  geblieben  ist.  Gleichwohl  hat  er  auch  international
reüssiert, vor allem in den USA. Der Tod riss ihn dann mitten
aus den Vorbereitungen zu einer Ausstellung in Japan.

Kuno  Gonschior:  V.  Rot-Grün  (1965),  Leuchtfarbe  auf
Leinwand, 32 x 30 (Privatsammlung)
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Es ist die erste Gonschior-Ausstellung im Revier seit dem Tod
des Künstlers. 2002 hat ihn das Kunstmuseum Bochum gewürdigt,
2008  das  Duisburger  Museum  Küppersmühle.  Zu  Lebzeiten  hat
Gonschior  gern  ganze  Museumswände  bemalt.  Das  ist  in  der
Kunsthalle Recklinghausen naturgemäß nicht mehr möglich. Auch
hat  man  –  wie  Museumsdirektor  Hans-Jürgen  Schwalm  leise
bedauert – extreme Großformate nicht ins Haus bringen können.
Es ist zwar grundlegend für Kunstzwecke umgebaut, war aber nun
mal  früher  ein  Weltkriegsbunker.  An  großflächige
Farbfeldmalerei hat damals gewiss niemand gedacht. Zumeist hat
Gonschior jedoch mit „menschlichem Maß“ gearbeitet, sozusagen
nach allseitiger Armspannweite. Deshalb dürften die gezeigten
Werke  wohl  einigermaßen  repräsentativ  fürs  gesamte  Oeuvre
sein.

Es ist eine konzentrierte Retrospektive mit 68 kleineren und
durchaus  imposanten  mittelgroßen  Bildern  aus  allen
Schaffensphasen und mit allen wesentlichen Werkfacetten – von
den  1950er  Jahren  bis  ins  Todesjahr  2010.  Das  mutmaßlich
allerletzte  Bild,  das  Gonschior  schuf,  ein  unscheinbares
Kleinformat,  beschließt  den  Rundgang.  Die  chronologische
geordnete  Zusammenstellung,  darunter  viele  Leihgaben  aus
Privatbesitz,  enthält  im  zweiten  Obergeschoss  auch  einige
Bilder  aus  Gonschiors  Nachlass.  Kein  ganz  leichtes
Unterfangen, denn alle Kinder des Künstlers mussten zustimmen.



Kuno  Gonschior:  „Landscape  Orange-Blue-White“
(2006),  Acryl  und  Gel  auf  Leinen,  100  x  95
(Privatsammlung / Courtesy Galerie Frank Schlag &
Cie.)

Die  ersten  starken  Signale  setzt  die  Schau  schon  im
Erdgeschoss,  wo  hauptsächlich  Werke  aus  den  1960er  Jahren
präsentiert  werden.  So  manche  Flimmerbilder  des
„Farbforschers“  (auf  diese  griffige  Bezeichnung  haben  sich
viele Kunstbetrachter festgelegt) könnte man, was die Wirkung
anbelangt,  getrost  „psychedelisch“  nennen.  Der  damalige
Zeitgeist (im Vorfeld und ums Jahr 1968 herum) scheint darin
zu wirken, zu walten und zu wabern, doch sind es letztlich
ganz  eigenwillige  Schöpfungen,  die  weit  über  derlei  Moden
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hinaus Bestand haben. Trotzdem hat die Zeit ihnen physisch
etwas anhaben können: Makellos sind nicht mehr alle Bilder,
hie und da beginnt die immer pastoser aufgetragene Farbe zu
bröckeln und feine Risse zu zeigen.

In seinen Anfängen hat sich Gonschior entschieden vom Informel
fortbewegt,  hin  zu  Farb-Expeditionen  und  Experimenten,
vielleicht auch in einer späten Nachfolge des Pointillismus,
die  man  im  bewundernden  Sinne  „besessen“  nennen  kann.
Faszinierend  allein  schon  die  offenbar  nicht  nachlassende
Geduld,  mit  der  Gonschior  zu  Werke  gegangen  sein  muss.
Hunderte,  ja  vielleicht  manchmal  gar  Tausende  von  punkt-,
strich-, keil-, tropfen- oder häufchenförmigen Farbaufträgen,
zuweilen mit großem Regelmaß gesetzt, dann wieder grandios von
allen Zwängen befreit, lassen auf den Bildflächen je ganz
eigene Welten entstehen. Nur selten hilft uns Gonschior mit
Titeln auf assoziative Sprünge, hier eigentlich nur bei den
„Piccadilly“-Bildern,  die  metropolitanes  Lichter-Gewimmel
nachzuempfinden  scheinen.  Ansonsten  tragen  viele  Werke
entweder keine Titel oder führen lediglich die verwendeten
Farben im Schilde.



Kuno Gonschior: Ohne Titel (Grau) (1987),
Öl auf Leinwand, 190 x 140 (MKM Museum
Küppersmühle für Moderne Kunst, Duisburg,
Sammlung Ströher)

Vielfältig die Farberfahrungen, die man hier machen kann: Wie
geheimnisvolle Urgründe von unten her durchschimmern; wie die
Farben immer wieder neue Dialoge miteinander aufnehmen und
unverhofft  aufeinander  reagieren;  wie  solche  Impulse
gelegentlich  auch  in  die  dritte  Dimension  drängen  und
skulpturale Form annehmen, sei es als sanfte Wölbung oder
Kugel!

Der Titel der Ausstellung – er lautet schlichtweg „Farben
sehen“ – kann fraglos lückenlose Gültigkeit beanspruchen. Es
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scheint,  als  hätte  Gonschior  keinen  einzigen  Farbton
ausgelassen, von Zeit zu Zeit waren sie ihm alle lieb und
wert, ob nun Schiefergrau, schillerndes Blau, flammendes Rot,
leuchtendes  Gelb,  schier  grenzenloses  Grün  oder  allerlei
Mischformen und Verläufe, Experimente mit Gel, Wachs und Öl
oder wechselnden Bildträgern inbegriffen.

Oh seltsamer Kontrast, wenn man danach das Museum verlässt und
in  die  schmucklose  Wirklichkeit  eines  Bahnhofsvorplatzes
gerät.

Kuno Gonschior – Farben sehen. Kunsthalle Recklinghausen. 20.
September bis 15. November 2020. Geöffnet Di-So 11-18 Uhr,
Eintritt 5, ermäßigt 2,50 €, samstags „pay what you want“
(Eintrittspreis nach Gutdünken). Telefon: 02361 / 50-1935.

Am 20.9. keine gewöhnlich terminierte Eröffnung, sondern ein
ganzer Eröffnungstag von 11 bis 18 Uhr.

Olympische  Spielstraße,
München, 1972 – Erinnerungen
an  ein  fröhliches  Projekt,
dem der Terror ein jähes Ende
setzte
geschrieben von Rolf Pfeiffer | 9. November 2021
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Abschnitt der Spielstraße mit erkennbar entspannten
Besuchern.  Weiße  Luftballons  markierten  Hotspots
des  Parcours.  (Foto:  Urbane  Künste  Ruhr  2020  /
Henning Rogge)

Der Mann im Hamsterrad hatte eine beeindruckende Ausdauer.
Jeden Tag lief er seinen Marathon, und er schonte sich nicht.
Die  Fußverletzungen,  die  er  sich  im  Rad  zuzog,  mussten
schließlich sportärztlich behandelt werden.

Gleichwohl  war  er  nicht  Sportler,  sondern  Künstler:  Timm
Ulrichs,  der  vor  wenigen  Monaten  seinen  80.  Geburtstag
feierte, prangerte vor bald 50 Jahren in seinem Hamsterrad –
auch  die  Bezeichnung  Tretmühle  wäre  wohl  zulässig  –  die
scheinbare Sinnlosigkeit körperlicher Leistungserbringung zu
Sportzwecken an. Und seine Aktion wurde lebhaft wahrgenommen,
stand  das  überdimensionale  Hamsterrad  doch  auf  der
„Spielstraße“ der Olympischen Spiele in München. 1972 war das,
verdammt lang her.
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Wohl  eine  Performance,  über  die  wir
nichts Näheres wissen. Doch die Ballons
kennen  wir.  (Foto:  Skulpturenmuseum
Glaskasten Marl)

Von Werner Ruhnau geplant

Die  Spielstraße  hatte  der  Essener  Architekt  Werner  Ruhnau
konzipiert, den man im Ruhrgebiet vor allem wohl wegen des
Gelsenkirchener  Musiktheaters  im  Revier  kennt,  das  1959
eröffnet wurde. Verbindendes zwischen einem Spaßparcours für
die breiten Massen und einem opulent verglasten Musentempel
springt  möglicherweise  nicht  sofort  ins  Auge,  doch  wohnt
beiden das Bestreben inne, Abgrenzungen in der Gesellschaft
abzubauen, kulturelle Aktivitäten als partizipative Projekte
zu gestalten und allen zu öffnen. Ruhnau war also durchaus der
Richtige für die Münchener Spielstraße.

Anschlag auf die israelische Olympiamannschaft 

Dann  kam  der  schreckliche  Anschlag  auf  die  israelische
Olympiamannschaft,  bei  dem  alle  elf  Geiseln  starben.  Zwar
gingen die Spiele anschließend weiter, doch die Spielstraße
wurde abgebaut, weggepackt und fast vergessen. Jetzt erinnert
eine Ausstellung im Marler Kunstmuseum „Glaskasten“ an das
Projekt.
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Blick  in  die  liebevoll
zusammengestellte  Ausstellung  im
Glaskasten  Marl.  (Foto:  Urbane
Künste Ruhr 2020 / Henning Rogge)

Wertvolle Eindrücke

Zusammen mit der Künstlerin Jana Kerima Stolzer und Britta
Peters von Urbane Künste Ruhr hat Glaskastendirektor Georg
Elben  die  Ausstellung  konzipiert.  Die  Exponate  stammen
ausnahmslos  aus  dem  Archiv  Ruhnau,  von  irgendeiner
Vollständigkeit kann natürlich nicht die Rede sein. Doch Timm
Ulrichs’ Hamsterrad blieb als wohl größtes Exponat erhalten,
außerdem einige skulpurale Arbeiten, Zeitungsartikel, Plakate,
Siebdrucke und eine Widmung Andy Warhols, der sich die Sache
damals auch einmal anguckte. Weiße Luftballons schweben über
den Glasvitrinen gerade so, wie vor 48 Jahren solche Ballons
die Stationen der Spielstraße markierten.
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Viele  Schmalfilme  erzählen  von  der
Spielstraße.  Leider  gibt  es  keinen
Originalton dazu, nur kongenialen Sound.
(Foto: Urbane Künste Ruhr 2020 / Henning
Rogge)

Anita Ruhnau holte Künstler

Ruhnaus Frau Anita hatte etliche Künstlerinnen und Künstler
zur Teilnahme bewegen können, was die Spielstraße, wenn man
einmal so sagen darf, zu einem multifunktionalen Spektakel
machte:  Kunstpräsentation,  Theater  und  Performances
einerseits,  Mitmachparcours  andererseits.

Da liegt eine federnde Hüpfmatratze auf dem Weg und lädt sogar
Anzugträger zum Selbstversuch ein, da gibt es Bühnenprogramme
mit  Publikumsbeteiligung,  in  der  öffentlichen
Siebdruckwerkstatt kann sich das Volk mit Rakel und Farbe
versuchen.  Super-8-Filme  berichten  von  alledem.
Glücklicherweise entstanden sie in reicher Zahl und wurden
rechtzeitig  digitalisiert,  so  dass  sich  Qualitätsverluste
durch  Alterung  in  Grenzen  halten.  In  zwei  relativ  großen
Räumen laufen diese Filme auf je drei Wänden, und wenn es in
dieser  ansonsten  uneingeschränkt  zu  preisenden  Ausstellung
doch etwas zu kritisieren gibt, so ist es das weitgehende
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Fehlen von Sitzgelegenheiten in zentraler Position, von denen
aus die alten Streifen mit möglicherweise noch mehr Genuss
betrachtet werden könnten.

Ist  es  Sport  oder  ist  es  seine
Verhöhnung?  Mitunter  spricht  das
alte  Material  keine  klare  Sprache
(mehr).  (Foto:  Skulpturenmuseum
Glaskasten Marl)

Langhaarige und Gamsbartträger

Erheiternd  sind  die  Filme  auch  so,  jedenfalls  meistens.
Langhaarige und Gamsbartträger dicht an dicht und trotzdem
stressfrei, wie es scheint. Doch dann taucht in dem Gewusel
eine  merkwürdige  Prozession  auf,  obskure  Gestalten,  ein
rollendes  Podest,  ein  Müllwagen…  Das  Straßentheaterstück
„Olympiade 2000“, das auf der Spielstraße aufgeführt wurde und
das  Jana  Kerima  Stolzer  für  die  Marler  Ausstellung
recherchierte und kunsthistorisch aufarbeitete, gefällt sich
in  der  Dystopie  eines  pervertierenden,  nurmehr
wirtschaftlichen Interessen unterworfenen olympischen Sports.
Das  Stück  schrieb  seinerzeit  der  „Theatermacher“  Frank
Burckner  in  Zusammenarbeit  mit  dem  Zukunftsforscher  Robert
Jungk, und trefflich mag man sich darüber streiten, ob die
düsteren  Erwartungen  der  Autoren  sich  erfüllten  oder
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mittlerweile längst schon überholt sind. Leider gibt es für
die Filme keinen Ton, was besonders bei den abgefilmten (mehr
oder minder spontanen) Bühnenereignissen schade ist.

Frühform der urbanen Künste

Die Spielstraße bot Kunst als Kommentar zu den Olympischen
Spielen, einst und jetzt und zukünftig. Warum aber beteiligt
sich  „Urbane  Künste  Ruhr“  an  der  Marler  Schau,  jene
Organisation, die in der Nachfolge des Kulturhauptstadtjahres
ganz  überwiegend  öffentliche  Orte  im  Hier  und  Jetzt  mit
aktuellen Kunstprojekten bespielt? Nun, die Verwandtschaft der
Themen  ist  nicht  zu  leugnen,  und  ursprünglich,  so  Britta
Peters, sollte die „Spielstraße“ nur ein Teil des Urbane-
Künste-Projekts „Ruhr Ding: Klima“ sein, das nun aber, Corona
ist schuld, auf die Mitte nächsten Jahres verschoben wird.

„Die Spielstraße München 1972“
Skulpturenmuseum Glaskasten Marl, Creiler Platz, Rathaus
Bis 1. November 2020
Geöffnet Di – Fr 11 – 17 Uhr, Sa und So 11 – 18 Uhr
Kein Katalog

Befremdende  Bilder  aus  dem
Märchenwald  –  „Mühl“  von
Bernhard  Fuchs  im  Bottroper
„Quadrat“
geschrieben von Rolf Pfeiffer | 9. November 2021
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©  Bernhard  Fuchs  /  VG  Bild-Kunst,
Bonn  2020.  Bernhard  Fuchs,  ohne
Titel, aus der Serie MÜHL, 2014-2019

Was hat er gesucht? Und was hat er gefunden? Es ist nicht eben
so, daß diese Bilder des österreichischen Fotografen Bernhard
Fuchs dem Betrachter ihre Botschaften aufdrängen wollten. Eher
verschlossen  wirkt  diese  Fotografie,  und  die  formale
Präsentation – quadratische Abzüge in einem insgesamt sehr
quadratisch wirkenden Museum namens Quadrat – trägt das ihre
dazu bei, das Publikum auf Abstand zu halten.

Fast nur Natur

Jenseits  des  Formalen  wohnt  den  Arbeiten  indes  nur  wenig
Serielles inne. Zu sehen gibt es Bilder aus dem Wald im wilden
oberösterreichischen  Mühlviertel.  Bäume,  Zweige  und  Äste  –
blattlos, winterlich – kommen häufig vor, Steine, Wasser, Moos
und Gräser sind mit dabei, Himmel und Erde schließlich auch.
Die  Kompositionen  sind  stets  sparsam,  mal  zeigen  sie
zerklüftete,  bemooste  Felsen,  mal  Flächenkompositionen  aus
nackten  Zweigen  vor  fahlem  Himmel.  Skurrile  Ast-  und
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Stammformen laden zu Assoziationen ein, einmal gar steht nur
ein mäßig strahlender Mond über der schemenhaft erkennbaren
nächtlichen Landschaft. Zivilisation fehlt weitgehend, wird in
einigen  Bildern  lediglich  angedeutet  durch  das  Resultat
menschlichen  Handelns,  durch  auf  dem  Boden  ausgebreitete,
abgeschnittene Zweige beispielsweise.

©  Bernhard  Fuchs  /  VG  Bild-
Kunst,  Bonn  2020.  Bernhard
Fuchs, ohne Titel, aus der Serie
MÜHL, 2014-2019

Zurückhaltung

Ob man die Auseinandersetzung des Fotografen mit alledem als
komponierendes  Handeln  wertet  oder  als  das  Resultat
feinnervigen  Erspürens  besonderer  Orte,  ist  letztlich  fast
egal. In beiden Fällen sind die Dinge sehr gut gesehen. Einige
Male, bei den Steinbildern zumal, ist die Zentralperspektive
zu erkennen, doch kompositorische Zurückhaltung herrscht vor.
Die  meisten  Arbeiten  übrigens  könnte  man  glatt  für
Schwarzweißbilder  halten,  so  farblos  schwarz-weiß-grau  sind
sie in der unsommerlichen Zeit ihres Entstehens geraten. Und
bei alledem erkennt man in Bernhard Fuchs den Becher-Schüler,
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der  seine  fotografischen  Objekte  gut  behandelt  und  darauf
vertraut, daß sie so bei Betrachterin und Betrachter wirksam
werden.

© Bernhard Fuchs / VG Bild-Kunst,
Bonn  2020.  Bernhard  Fuchs,  ohne
Titel,  aus  der  Serie  MÜHL,
2014-2019

Eine ewige Dunkelheit

„Oft schenkt während meiner Wanderungen das Betrachten und
Erklettern  eines  Steinblocks  dem  Denken  einen  heilsamen
Widerstand, weil in seiner Stärke und seiner Ruhe eine Art
,ewige’ Dunkelheit verborgen bleibt.“ So zitiert das Bottroper
Museum  den  oberösterreichischen  Künstler.  Nicht  alle
Waldbesucher werden so intensive Empfindungen haben, da müssen
Stichworte  wie  Heimat,  Kindheit,  Geborgenheit  sicherlich
hinzugedacht  werden.  Unzweifelhaft  jedoch  erschaffen  Fuchs’
Bilder in ihrer Gesamtheit eine große, fast schon archaische
Intensität, laden ein zu einer intuitiven Auseinandersetzung
mit  vertrauter  Nähe  und  unerwarteter  Fremdheit.

https://www.revierpassagen.de/109437/befremdende-bilder-aus-dem-maerchenwald-muehl-von-bernhard-fuchs-im-bottroper-quadrat/20200820_0900/bf_muehl_3


Konsequenterweise gilt „Mühl“, ein winziges Schildchen auf der
Wand  erklärt  es,  als  ein  einziges  „o.T.“,  mithin  als  ein
einziges,  vielteiliges  Werk  „ohne  Titel“,  was  etwas
widersprüchlich ist. Aber gemeint ist wohl, daß kein einzelnes
Bild sinnvollerweise einen Titel tragen kann, die Bilder in
ihrer Gesamtheit indes schon.

Bei aller Radikalität, die der Fotografie Bernhard Fuchs’ im
besten Sinne eigen ist, ist sie doch keineswegs unzugänglich –
eine Position weit jenseits schneller Dramatisierungen mithin,
die kennenzulernen allemal lohnt.

Bernhard Fuchs: „Mühl“
Josef Albers Museum, Quadrat, Bottrop
Bis 8. November 2020. Geöffnet Di bis Sa 11-17 Uhr, So
10-17 Uhr, Eintritt 6 EUR.
Das  Buch  zur  Ausstellung  erschien  im  Verlag  Koenig
Books, London, hat 96 Seiten und kostet 45,00 EUR.

Begehbarer  Farbenrausch:  Wie
Katharina  Grosse  den
Hamburger  Bahnhof  in  Berlin
verwandelt
geschrieben von Frank Dietschreit | 9. November 2021
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Katharina  Grosse  „It  Wasn’t  Us“,  Ausstellungsansicht
Hamburger Bahnhof – Museum für Gegenwart – Berlin, 2020
(Courtesy König Galerie, Berlin/London/Tokyo / Gagosian
/ Galerie nächst St. Srephan Rosemarie Schwarzwälder,
Wien – @ Katharina Grosse / VG Bild-Kunst, Bonn 2020 /
Foto: Jens Ziehe)

Was da seltsam zersplittert, in sich verschachtelt und aufgetürmt in
der historischen Halle des Hamburger Bahnhofs in Berlin liegt: Sind
das  Eisschollen  oder  Reste  einer  antiken  Ruine,  ein  vom  Himmel
gefallener Vogel oder ein gestrandetes Fluggerät aus einem unbekannten
Universum?

Und warum leuchtet das archaisch anmutende Objekt so grell und bunt,
warum schillert es in Königsblau und Zitronengelb, blutigem Rot und
saftigem Grün? Und wie schafft es das mit furiose Geste in den Raum
geworfene Kunstwerk, uns magisch anzuziehen, fast zu verschlingen und
unserer Fantasie Flügel zu verleihen?

Auf Dauer bleiben nur die Erinnerungen
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Katharina  Grosse  stellt  uns  mit  ihrem  begehbaren  Kunstwerk  viele
Fragen. Antworten müssen wir selber suchen. Denn die Künstlerin, die
in Berlin und Düsseldorf als Kunst-Professorin gewirkt hat und seit
vielen Jahren in allen wichtigen Museen der Welt ihre temporären
Kunstwerke ausstellt, will kreative Störungen bewirken, Raum und Zeit
aufheben, unser Denken verändern und der Kunst neue Möglichkeiten
eröffnen. Welche, das können nur die Betrachter entscheiden, die bei
Grosse zu Mitwirkenden werden. So auch bei „It Wasn´t Us“, diesem aus
Spray und Kunststoff geschaffenen Farbrausch, der nur von relativ
kurzer Dauer sein wird.

Katharina  Grosse  „It  Wasn’t  Us“.  Ausstellungansicht
Hamburger Bahnhof – Museum für Gegenwart – Berlin 2020
(Courtesy König Galerie, Berlin/London/Tokyo / Gagosian
/ Galerie nächst St. Stephan Rosemarie Schwarzwälder,
Wien / @ Katharina Grosse / VG Bild-Kunst, Bonn 2020 /
Foto: Jens Ziehe)

Nach  Ende  der  Berliner  Ausstellung  wird  die  Farbe  vom  Boden
geschrubbt,  die  Kunststoff-Objekte  werden  dann  geschreddert  und
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recycelt. Bleiben werden Erinnerungen, Fotos, Filme und die Gespräche,
die die Besucher miteinander geführt haben, während sie über den in
leuchtende Farben getauchten Museumsboden flanierten und durch das
große Glastor hinaus taumelten ins Freie und ins Licht. Dort tippelt
man weiter über farbige Welten, ineinander verschlungene Farbsträhnen,
kaleidoskopische  Farbfelder,  die  die  Pforten  der  Wahrnehmung  weit
öffnen,  die  Mauern  einreissen  und  den  Kunst-Bahnhof  mit  dem
weitläufigen  Gelände  hinterm  Museum  zu  einem  neuen  Fantasie-Raum
verschmelzen. Die Schotter-Wege und auch die Hülle der angrenzenden
Rieck-Hallen, in denen (noch) die Sammlung Flick mit ihren Kunst-
Ikonen  der  Moderne  untergebracht  ist,  wird  zu  einer  riesigen
poetischen Leinwand.

Portrait  der  Künstlerin
Katharina  Grosse  (Foto:  ©
Robert Schittko, Art/Beats)

Verluste in der Hauptstadt

Die Welt könnte so schön sein, wenn man sie in Ruhe ließe. Doch wo die
Kunst groß ist, gedeiht auch der schnöde Kommerz. Auf dem Areal, wo
nach der Wende neben verrosteten Gleisen und in alten Schuppen junge
Künstler  sich  ansiedelten  und  an  eine  antikapitalistische  Zukunft
glaubten, werden heute schicke Appartements und Cafés aus dem Boden
gestampft.  Die  Rieck-Hallen  werden  abgerissen,  Flick  und  seine
einzigartige Collection die Stadt verlassen. Damit wir sie noch einmal
genießen und das bald Verlorene betrauern können, zieht uns Katharina
Grosse über den von ihr bunt bemalten Asphalt mit einem magischen
Farbstrahl hinein in die Halle und spricht dort mit den Objekten von
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Isa Genzken, den Skulpturen von Donald Judd, den Fotos von Thomas
Struth.

Grosses Farbexpansionen begleiten uns in die von Bruce Neuman gebaute
Apokalypse der Dunkelheit: „Room With My Soul Left Out, Room That Does
Not  Care“,  in  den  Raum  ohne  meine  Seele,  den  Raum,  dem  das
gleichgültig ist. Es kann einem angst und bange werden. Aber solange
es Katharina Grosse gibt, die mit ihren pulsierenden Farbskulpturen so
viele Gegensätze überwindet, haben wir noch Hoffnung.

Katharina  Grosse:  „It  Wasn´t  Us“,  Hamburger  Bahnhof,  Museum  für
Gegenwart,  Berlin,  Invalidenstraße  50/51.  Bis  10.  Januar  2021,
Katalog: 44 Euro, geöffnet Di-Fr 10-18 Uhr, Sa und So 11-18, Besuch
derzeit  nur  mit  Zeitfenster-Ticket  und  unter  Wahrung  der  Corona-
bedingten Maßnahmen, Infos unter service@smb-museum, www.smb.museum

„Macht  der  Bilder“:  Dresden
feiert  Raffael  und  seine
famosen Wandteppiche
geschrieben von Frank Dietschreit | 9. November 2021
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Raffael  (Raffaelo  Santi):  „Das  Opfer  zu  Lystra“.
Bildteppich nach einem Karton von Raffael.
Teppich 431 x 647 cm
(Gemäldegalerie  Alte  Meister  /  ©  SKD,  Foto:  Herbert
Boswank)

Es sollte das nac̈hste große Ding, der nac̈hste Superlativ auf
dem  internationalen  Markt  der  Kunst-Events  werden,  der
hunderttausende Besucher in die Musentempel lockt. Doch dann
fraß sich das Corona-Virus ub̈er den Erdball und in Rom musste
die große Feier, fur̈ die vorab ub̈er 50.000 Tickets verkauft
waren, nach zwei Tagen abgebrochen werden. Die Meisterwerke
des Renaissance-Genies Raffael wurden verhul̈lt, die
Jahrhundertausstellung  zu  Ehren  des  vor  500  Jahren
verstorbenen Universalkun̈stlers fur̈ Monate geschlossen.

Dasselbe Schicksal traf auch alle anderen Museen rund um den
Globus, die ihre Kunst- Schaẗze durchforstet hatten, mit
Raffael-Sonderschauen den Mythos des Meisters befeuern und die
Kunstwelt begluc̈ken wollten. Doch nun, mit der Lockerung der
Corona- Beschran̈kungen, ist Licht am Ende des Tunnels. Museen
kon̈nen ihre Pforten of̈fnen und die Werke eines Kunst-Gottes in
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ihrer zeitlosen Schon̈heit erstrahlen lassen, von dem schon
Zeitgenosse Giorgio Vasari schwar̈mte: „Mit welch großmuẗiger
Freigebigkeit der Himmel bisweilen ub̈er einen einzigen
Menschen den ganzen Reichtum seiner Schaẗze, alle Talente und
hervorragenden Faḧigkeiten ausschuẗtet, die er sonst im Lauf
eines langen Zeitraums auf viele zu verteilen pflegt, zeigt
sich deutlich an Raffael Sanzio von Urbino, der sich nicht
minder  durch  sein  einzigartiges  Genie  als  durch  seltene
person̈liche Liebeswur̈digkeit auszeichnet.“

Raffael  (Raffaelo  Santi):  „Der  wunderbare  Fischzug“.
Bildteppich nach einem Karton von Raffael. Teppich 415 x
514  cm  (Gemäldegalerie  Alte  Meister  /  ©  SKD,  Foto
Herbert Boswank)

Die im Dresdner Zwinger angesiedelte Gemal̈degalerie Alte
Meister hat es naturgemaß̈ relativ leicht, Raffael zu wur̈digen.
Sie verfug̈t in ihrem reichhaltigen Fundus nicht nur mit der
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„Sixtinischen Madonna“ ub̈er eines der wirkungsmac̈htigsten und
beruḧmtesten Altargemal̈de der Kunstgeschichte, sondern auch
ub̈er einige andere Werke, die Raffael geschaffen und
ermog̈licht hat. Zum Beispiel die grandiosen Bild-Teppiche, die
Kurfur̈st Friedrich August I. von Sachsen („August der Starke“)
1728 erwarb, um sich die Aura eines ebenso kunstsinnigen wie
machtbewussten  Herrschers  zu  verleihen.  Frisch  restauriert
steht der großformatige Wand-Schmuck jetzt im Mittelpunkt der
Ausstellung: „Raffael – Macht der Bilder. Die Tapisserien und
ihre Wirkung“.

Im Auftrag von Papst Leo X. fertigte Raffael ab 1515 zehn
riesige Kartons, nach denen dann in Spezialwerkstaẗten in
Brus̈sel die herrlich leuchtenden und kun̈stlerisch geradezu
revolutionar̈en Tapisserien fur̈ die Sixtinische Kapelle gewebt
wurden. Erstmals wurden die Bildteppiche, die schon damals
unendlich kostbar waren und deren Wert inzwischen kaum mehr zu
beziffern ist, zu Weihnachten 1519 aufgehan̈gt. Heute befinden
sie sich in den Vatikanischen Museen und wurden nur selten,
zum Beispiel zum 500. Todestag Raffaels, wieder fur̈ kurze Zeit
in die Sixtinische Kapelle gebracht. Die Original-Kartons, die
heute in der Sammlung des Victoria and Albert Museum in London
zu Hause sind, wurden 1623 vom spaẗeren englischen Kon̈ig Karl
I. erworben und dienten britischen Tapisserie-Manufakturen als
Vorlage fur̈ weitere Teppich-Serien im Geiste Raffaels. Hier
entstanden  schließlich  auch  die  sechs  Wand-Textilien,  die
jetzt im Dresdner Zwinger zu bestaunen sind, von unzaḧligen
Werken flankiert werden und die Wirkungsgeschichte Raffaels
belegen.



Ausstellungsansicht „Raffael – Macht der Bilder. Die
Tapisserien  und  ihre  Wirkung“  (Gemäldegalerie  Alte
Meister / © SKD, Foto: Alexander Peitz)

Mit Raffaels Skizzen und Kartons sowie den gewebten Wand-
Bildern erleben wir den Ausnahmekun̈stler als Visionar̈ der
Gestaltung und Aussage. Die Werke sprechen zu uns, weil wir
sofort spur̈en, wie Raffael den menschlichen Kor̈per in all
seinen  Facetten  und  Bewegungsmustern,  Muskelzuckungen  und
Gesten studiert und uns Geschichten erzaḧlt von zeitloser
Spiritualitaẗ, goẗtlicher Fug̈ung und menschlichem Willen.
Eingefug̈t in die Architektur filigran ausgefeilter
Landschaften und detailreicher Bauwerke zeigt Raffael den von
goẗtlichem Geist angehauchten und von des Gedankens Blas̈se
gestreiften Menschen in seiner oft vergeblichen Suche nach
Wahrheit  und  Erhabenheit:  Biblische  Szenen,  die
Apostelgeschichte  vom  Magier  Elymas,  der  von  Blindheit
geschlagen wurde, als er versuchte, den Statthalter von Zypern
vom Glauben an die Worte von Paulus und Barnabas abzuhalten.
Die Heilung des verzweifelten Lahmen und das Weiden der (am
Glauben  zweifelnden)  menschlichen  Schafe.  „Der  wunderbare
Fischzug“, bei dem sich jeder Muskel und jede Sehne der im
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gefaḧrlich schwankenden Boot mit den Unbilden der Natur und
dem rechten Glauben ringenden Fischer im Wasser spiegelt und
die Geschichte vom Menschen, der sich selbst und den Sinn des
Lebens nur erkennt, wenn er Gott versteht und vertraut, gleich
mehrdimensional verschachtelt erzaḧlt und mehrdeutig
interpretiert.

Wie groß und vielfal̈tig die Wirkung Raffaels ist, wird
deutlich beim Blick auf die Gemal̈de, Skulpturen, Druckgrafiken
und  Zeichnungen,  die  den  Tapisserien  beigesellt  sind.  Von
Dur̈er bis Rembrandt, von Rubens bis Poussin, die Liste der
ausgestellten Werke ist lang, und sie dokumentiert, wie die
Formensprache  und  Bildgestaltung  Raffaels  fortan  die
Kunstgeschichte  und  die  Sicht  auf  den  Menschen  als  ein
vielleicht freies, aber doch ziemlich hilfloses und in die
Welt geworfenes Wesen prag̈te. Wie fragil das Leben und wie
gefaḧrdet die Kunst ist, kann man auch an der Organisation der
Ausstellung selbst ablesen: Die Kartons, Skizzen und Werke von
Raffael, die aus amerikanischen Museen den Weg ub̈er den
Atlantik an die Elbe finden sollten, mussten Corona-bedingt
zuhause in Quarantan̈e bleiben. Schade. Dass im Gegenzug die
Dresdner Schau Ende des Jahres ins Museum nach Columbus/Ohio
reisen und dort die Raffael-Fans begluc̈ken darf, ist ein
toller Plan. In Corona-Zeiten kon̈nte er sich aber schnell als
schon̈e, aber haltlose Utopie erweisen.

„Raffael  –  Macht  der  Bilder.  Die  Tapisserien  und  ihre
Wirkung.“ Dresden, Gemal̈degalerie Alte Meister im Semperbau am
Zwinger, Theaterplatz 1. Bis 30. August 2020, tag̈lich 11-17
Uhr (außer montags). Freitags 11-20 Uhr. Katalog im Museum 34
Euro, im Buchhandel 48 Euro.



Mit  schnellem  Stift  Momente
im  Prozess  skizzieren  –
Gerichtszeichnungen als rares
Ausstellungsthema in Hamm
geschrieben von Bernd Berke | 9. November 2021

Stefan  Bachmann:  Moment  aus  dem  Kachelmann-Prozess
(2010/2011)  –  mutmaßliches  Opfer  und  Angeklagter,
zwischen  ihnen  Geräte  für  eine  gerichtliche  Video-
Aufzeichnung.

Kaum  zu  glauben:  Schon  seit  200  Jahren  besteht  das
Oberlandesgericht  (OLG)  in  Hamm.  Anno  1820  ordnete  der
preußische  König  Friedrich  Wilhelm  III.  die  Verlegung  von
Kleve in die westfälische Stadt an. Groß feiern kann man das
Jubiläum heuer nicht, da ist Corona vor. Doch geht der Anlass
auch nicht spurlos vorüber: So sind jetzt im Hammer Gustav-
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Lübcke-Museum rund 80 Gerichtszeichnungen zu sehen – Beispiele
für ein ganz eigenes künstlerisches Genre und selten genug
Ausstellungsthema.

Die Studioschau wirkt auf den ersten Blick eher unscheinbar,
sie  wartet  aber  mit  zeichnerischen  Vergegenwärtigungen
spektakulärer Prozesse auf, so etwa mit dem Verfahren, bei dem
der  Wettermoderator  Jörg  Kachelmann  sich  wegen  angeblicher
Vergewaltigungen  verantworten  musste  –  und  schließlich
freigesprochen wurde. Martin Burkhardt, der wohl aktivste und
gefragteste Gerichtszeichner der Republik, hat einige markante
Szenen  aus  dem  Prozessverlauf  in  aller  nötigen  Diskretion
festgehalten  –  von  der  Aussage  einer  Zeugin  bis  hin  zum
Porträt  des  Angeklagten.  Auch  Yann  Ubbelohde  und  Stefan
Bachmann  haben  Momente  dieses  Prozesses  zeichnerisch
festgehalten, jeweils mit anderen Ansätzen. Bo Soremsky hat
aus dem Geschehen sogar eine interaktive Arbeit destilliert,
die im Stile einer Graphic Novel deutlich über die bloßen
Tatsachen hinausgreift.

In  den  Gründungsjahren  der  Bundesrepublik  waren  noch
Filmaufnahmen im Gericht erlaubt, seit 1964 heißt es jedoch
„Fotografieren  verboten!“  Diesen  Titel  trägt  nun  auch  die
Hammer Ausstellung. Ohne das Film- und Fotografierverbot gäbe
es  ja  die  Gerichtszeichnung  nicht.  Man  kennt  die  weithin
üblichen Fotos und Filmschnipsel, die die kurzen Momente vor
Verfahrensbeginn zeigen: Die Angeklagten halten sich zumeist
Aktenordner  vors  Gesicht,  man  sieht  nur  die  Anwälte,  die
zuweilen nicht unfroh sind, wenn sie „prominent“ in den Medien
auftauchen.  Nach  diesen  eher  nichtssagenden  Schnappschüssen
aber lautet das Gebot: Kamera aus!

Es bleibt also eine Lücke in der Berichterstattung, die nicht
einmal durch noch so brillante Texte geschlossen werden kann.
Bei einigen Prozessen möchte sich die Öffentlichkeit eben eine
genauere visuelle Vorstellung von typischen Momenten, Gesten
und Gesichtern machen. Es ist nicht nur blanker Voyeurismus,
sondern mag auch der Wahrheitsfindung dienen. So kommt es,



dass  just  die  Fernsehanstalten  Haupt-Auftraggeber  für  die
Gerichtszeichnungen  sind,  die  in  angespannter  Situation
relativ  schnell  entstehen  und  sich  am  tagesaktuellen
Redaktionsschluss  orientieren  müssen  (darin  der  Karikatur
vergleichbar,  die  aber  eine  völlig  andere,  ja  fast
gegenteilige Aufgabe hat). Printmedien drucken hingegen nur
noch sehr selten Gerichtszeichnungen ab.

Der Zeichner oder die Zeichnerin, in aller Regel graphisch
gründlich  ausgebildet,  manchmal  auch  auf  Grundlage  eines
langen Kunststudiums arbeitend, sitzen also im Gerichtssaal
und fertigen mit recht raschem Bleistift-Strich ihre Prozess-
Ansichten,  die  sie  hernach  meist  noch  kolorieren  und  mit
Fineliner-Stift  umreißen.  Dann  kommen  schon  die  eiligen
Kamerateams und filmen die Zeichnungen ab.

Und siehe da: Diese Zeichnungen haben eine andere Intensität
und Unmittelbarkeit als die meisten Film- oder Fotoaufnahmen
aus dem Justizwesen. Da die Zeichner im Saale sitzen, fühlt
man sich durch ihre Skizzen auch perspektivisch oft mitten ins
Prozessgeschehen versetzt. Hinzu kommt das subjektive Moment,
das – bei allem Bemühen um neutrale Dokumentation – dennoch
insgeheim gegenwärtig ist. In Einzelfällen (sog. Wörz-Prozess)
verdichten  sich  Zeichnungen  auch  zu  stillen  Dramen,  so
beispielsweise  in  der  Gestalt  des  Vaters  einer  ermordeten
Frau, der sichtlich als gebrochener Mann in den Zeugenstand
tritt. Ein bewegendes, Mitleid erregendes Bild.



Martin Burkhardt: Rocker-Prozess in Kaiserslautern. Der
Gerichtssaal  wurde  eigens  umgebaut,  Panzerglas  und
Stahldornen  trennten  den  Zuschauerraum  von  den
Verfahrensparteien.

Ganz  anders,  nämlich  sozusagen  explosiv  und  potentiell
gewaltgeneigt, erschien die Stimmungslage bei einem Rocker-
Prozess  um  „Hells  Angels“-Mitglieder,  bei  dem  Teile  des
(eigens  umgebauten)  Saales  mit  bedrohlich  wirkenden  Bikern
angefüllt  waren.  Und  wieder  anders,  atmosphärisch  geradezu
gediegen,  die  Bilder  vom  Verfahren  gegen  den  damaligen
Bundespräsidenten Christian Wulff, das sich um Vorteilsnahme
und Korruption rankte und mit Freispruch endete. Als eher
kurioses Einzelstück sieht man noch ein Gerichtsporträt des
Sängers Heino, der in ein Schadenersatz-Verfahren um abgesagte
Auftritte verwickelt war.
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Cony Teis: Prozess gegen die „Gladbecker Geiselgangster“
–  hier  der  Angeklagte  Hans-Jürgen  Rösner  mit  seinem
Finger-Tattoo („L-O-V-E“).

Manche Skizzen gelangen auch schon mal in die ARD-Tagesschau
oder in die heute-Nachrichten des ZDF. Dennoch verdienen die
freischaffenden  Gerichtszeichner  nicht  übermäßig  viel.  Der
übliche Tagessatz liegt bei rund 500 Euro plus Spesen. Große
Prozesse und somit lohnende Aufträge gibt es beileibe nicht
alle Tage. Und wie sieht es mit Verkäufen aus? Ganz schlecht.
Ein  Kunstmarkt  für  Gerichtszeichnungen  existiert  praktisch
nicht. Hamms Museumsleiter Ulf Sölter hat sämtliche Exponate
von den Urhebern selbst erhalten. Nur ganz vereinzelt soll es
Anwälte  geben,  die  Gerichtszeichnungen  in  ihren  Kanzleien
aufhängen. Keine üppigen Geldquellen also. Martin Burkhardt
ist denn auch der einzige, der von Gerichtszeichnungen lebt,
die  weiteren  künstlerischen  Leihgeber  betreiben  ihr
Gerichtsmetier  lediglich  als  Nebentätigkeit.

Ein Sonderfall ist die Kölner Künstlerin Cony Teis, die zwar
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einst große Prozesse begleitet hat (Beispiele in der Hammer
Auswahl: die Gladbecker Geiselnehmer Rösner und Degowski, der
Kinderschänder  Dutroux),  inzwischen  aber  längst  zur
international  beachteten  freien  Kunstszene  zählt  und
Gerichtssäle nicht mehr aufsucht. Das gewiss auch für Zeichner
seelisch sehr belastende Dutroux-Verfahren und andere haben
sie  bewogen,  ein  hauchzartes  und  im  leisesten  Luftzug
wandelbares  Mobile  mit  Täter-  und  Opfer-Porträts  auf
transparenten Folien zu entwerfen. Teis‘ Werk mit dem Titel
„Justitia“  ist  als  genuin  künstlerisches  Statement  und
gleichsam als Summe, Vertiefung und Überhöhung ihrer vielen
Gerichtszeichnungen in dieser Ausstellung zu sehen. Spätestens
hier sollte man innehalten, um über die Unwägbarkeiten oder
auch Untiefen von Recht und Gerechtigkeit nachzusinnen.

„Fotografieren verboten! Die Gerichtszeichnung“. Ausstellung
zur 200-Jahr-Feier des Oberlandesgerichts Hamm. Gustav-Lübcke-
Museum, Hamm, Neue Bahnhofstraße 9. – Bis 3. Januar 2021. Di-
Sa 10-17, So 10-18 Uhr. Ein Katalog kommt erst im September
heraus. www.museum-hamm.de

Das  Paradies  liegt  wohl  in
Giverny  –  prächtige  Monet-
Ausstellung  im  Potsdamer
Museum Barberini
geschrieben von Frank Dietschreit | 9. November 2021
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Claude Monet: „Getreideschober“, 1890, Öl auf Leinwand
(©  Hasso  Plattner  Foundation  /  Photo:  Lutz  Bertram,
Berlin)

Es ist der wohl teuerste Heuhafen der Welt. Über 111 Millionen
Dollar legte ein zunächst anonymer Käufer auf den Tisch eines
Auktionshauses, als vor knapp einem Jahr ein Werk von Claude
Monet  versteigert  wurde:  Es  stammt  aus  einer  Serie  von
mindestens 25 ähnlichen Bildern, die Monet in Giverny gemalt
hat.

In dem kleinen normannischen Dorf an der Seine lebte Monet von
1883 bis zu seinem Tode 1926. Monet, der vorher immer wieder
zu neuen malerischen Ufern aufgebrochen war und seinen Wohnort
mehrfach  wechselte,  wollte  hier  endlich  zur  Ruhe  und  der
künstlerischen Perfektion nahe kommen. In Giverny fand er sein
Paradies, schuf sich seinen eigenen wild wuchernden Garten, in
dem er nach Lust und Laune malen, das Licht, die Stimmung und
die Natur bei jeder Tages- und Jahreszeit einfangen und auf
die Leinwand bringen konnte.
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Immer wieder sah er seinen Seerosen-Teich mit anderen Augen,
stapfte hinaus in die üppigen Felder und malte die an den
Bächen und Flüssen stehenden Pappel-Reihen, mit ihren in der
Sonne  flirrenden  Blättern.  Und  immer  wieder  zog  ihn  das
landwirtschaftlich geprägte Umfeld seines Gartens magisch an:
Die Studie der Heuhaufen und Getreideschober, die Monet im
gleißenden  Licht  und  im  herbstlichen  Nebel,  in  frischer
Frühlingsluft  und  bei  knisternder  Kälte  malte,  sind  seine
erste vollständig durch-choreographierte Serie eines einzelnen
Bild-Motivs  und  zeigen  ihn  als  Vorläufer  der  modernen
seriellen Kunst, die durch minimale Variationen ein Thema oder
eine Idee von allen Seiten durchdringen und beleuchten, im
innersten Wesen erfassen und entschlüsseln will.

Claude Monet: „Seerosen“, 1903, Öl auf Leinwand (The
Dayton Art Institute, Ohio)

Bei Wind und Wetter hinaus in die Natur
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Wir wissen jetzt, dass Kunstmäzen Hasso Plattner der anonyme
Käufer  des  berühmten  Heuhaufens  war.  Plattner,  der  als
Mitbegründer der Internet-Schmiede SAP zu Reichtum kam und
heute in Potsdam Wissenschaft und Kunst nach Kräften fördert,
hat seinen Getreideschober an das von ihm inspirierte und
finanzierte  Museum  Barberini  weiter  gereicht.  Dort  ist  es
jetzt  Teil  einer  opulenten  Ausstellung,  in  der  nicht  nur
mehrere Getreideschober – mal im lilafarbenen Abendlicht, mal
der klirrenden Kälte trotzend und von Schnee bedeckt – gezeigt
werden.

Zu bestaunen sind über 100 Werke des genialischen Berserkers,
der bei Wind und Wetter mit Farbe, Pinsel und Staffelei in die
Natur  hinaus  stapfte,  um  sie  künstlerisch  zu  zähmen  und
malerisch zu durchdringen: „Orte“ ist der schmallippige Titel
der Schau. Denn die Orte, an denen Monet lebte und malte,
waren für ihn von entscheidender Bedeutung. „Hier traf das von
Wetter,  Jahres-  und  Tageszeiten  abhängige  Licht  auf
landschaftliche  Gegebenheiten.  Hier  ging  er  dem  flüchtigen
Spiel atmosphärischer Phänomene nach – dem, was zwischen ihm
und dem Motiv lag.“ Ortrud Westheider, die Direktorin des
Barberini, behauptet das im Katalog. Es ist, mit Verlaub,
genauso richtig wie banal und trifft eigentlich auf fast jeden
Künstler zu: Oder könnte sich irgendjemand William Turner ohne
Londoner Nebel vorstellen, Andy Warhol ohne den Schmelztiegel
von New York?

Streifzüge durch Holland, London und Venedig

Doch so banal der Titel, so prächtig die Ausstellung. Der
Besucher reist mit Monet an die Orte, an denen er das Licht
und die Stimmung als flüchtige Phänomene in sich aufnahm und
in  rauschhafte  Farbwelten  verwandelte.  Mal  ist  es  ein
ärmliches „Gehöft in der Normandie“, der geheimnisvolle „Wald
von Fontainebleau“ oder der düstere „Hafen von Le Havre am
Abend“, der unter seinen Farbtupfern zum Leben erwacht. Mal
fixiert  er  mit  schnellem  Strich  das  simultane  Leben  und
komplexe Gewusel an der „Pont-Neuf in Paris“, am „Boulevard



des Capucines“, im „Bahnhof Saint-Lazare“. In London malt er –
mit schönem Gruß an William Turner – unzählige Variationen der
Waterloo und der Charing Cross Bridge.

Claude  Monet:  „Der  Palazzo  Contarini“,  1908,  Öl  auf
Leinwand (Privatsammlung)

Um nicht am deutsch-französischen Krieg teilnehmen zu müssen,
lebt er eine zeitlang in Holland und vergnügt sich zwischen
Windmühlen, Grachten und Tulpenfeldern. Später, in Argenteuil,
blickt er auf die sich im Wasser der Seine spiegelnde Natur.
In Vétheuil beobachtet er den Eisbruch auf dem zugefrorenen
Fluss, den Sonnenuntergang, die Wiesen und Weizenfelder, in
denen sich, kaum erkennbar, Kinder fröhlich tummeln und von
der Natur regelrecht verschluckt werden. Er reist nach Venedig
und malt den sich im Canale Grande spiegelnden Dogenpalast. An
den Küsten Nordfrankreichs sieht er von steilen Klippen hinaus
auf  die  stürmische  See  und  schafft  realistisch-dramatische
Szenerien.
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Dann ist es schließlich Zeit für das eigene Paradies, den
Garten  von  Giverny,  die  unzähligen  Seerosen-Bilder.
Fantasievolle  Impressionen,  freie  Pinselführung  und
expressives Kolorit verschmelzen miteinander, manchmal muten
die Kompositionen abstrakt an und weisen in die Zukunft: Die
Moderne, die Avantgarde, was wären sie bloß ohne Monet?

„Monet. Orte“: Museum Barberini, Potsdam. Verlängert bis zum
19. Juli, Mi-Mo 10-19 Uhr, Do 10-21 Uhr, 18 Euro, ermäßigt 12
Euro. Infos unter www.museum-barberini.de

Der empfehlenswerte Katalog ist im Prestel Verlag erschienen,
er kostet  im Museum 30 Euro und im Buchhandel 39 Euro.

Zum  Tod  des  Weltkünstlers
Christo:  Eine  Erinnerung  an
seine  Reichstagsverhüllung  –
und  an  ein  Projekt  in
Oberhausen
geschrieben von Bernd Berke | 9. November 2021
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Der  verhüllte  Reichstag  (1995),  eines  der
spektakulärsten  Projekte  von  Christo  und  seiner
künstlerischen  Lebensgefährtin  Jeanne-Claude.  (Foto:
Bernd Berke)

Der aus Bulgarien stammende Weltkünstler Christo ist kurz vor
seinem 85. Geburtstag gestorben. In Erinnerung bleibt er vor
allem  auch  als  Stifter  großer  Gemeinschafts-Erlebnisse.
Niemand, der 1995 dabei war, wird seine Reichstagsverhüllung
in Berlin jemals vergessen. Meine damaligen Eindrücke, soweit
sie  (seinerzeit  in  alter  Rechtschreibung)  in  der  Zeitung
gestanden haben:

Von Bernd Berke

Dortmund/Berlin. „Tschuldigen Sie, ist das der Sonderzug zu
Christo?“  Frei  nach  Udo  Lindenberg  hätte  man’s  trällern
können.  Denn  die  Bahn  schuf  am  Wochenende  zusätzliche
Kapazitäten  zwischen  Ruhrgebiet  und  Reichstag.  Auf  zur
Verhüllung also, ab Dortmund in aller Frühe – am Samstag um
5.58 Uhr.

Zu Beginn der Fahrt sehen die meisten Leute noch ein bißchen
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unausgeschlafen  aus.  Aber  zur  Frühstückszeit  –  etwa  kurz
hinter Bielefeld – gibt sich das, und es macht sich eine
leicht aufgekratzte, aber doch wohlgesittete Stimmung breit.
Schließlich ist man unter Kunstfreunden.

Das schließt kleine Boshaftigkeiten nicht aus: Ein launig-
ironisch  aufgelegtes  Trüppchen  im  Großraumabteil  zerpflückt
genüßlich  einen  pompösen  Feuilleton-Artikel.  Sie  zeigen
weltläufige Kennermiene, reden von gehabten Kunsterlebnissen
in New York oder anderswo und haben sich schon am Bahnsteig
dementsprechend begrüßt. Doch es sitzen auch „ganz normale“
Menschen im Zug, die sonst nur selten der Kunst nachreisen.

Alle haben ein gemeinsames Ziel

Das Schöne an einem Sonderzug ist, daß alle einem gemeinsamen
Ziel zustreben. In diesem Fall haben alle Christo im Sinn. Man
kommt  also  leicht  ins  Gespräch.  Und  da  zeigt  sich,  daß
Christos  Sogkraft  über  die  Maßen  geht:  Ein  Künstler  aus
Velbert, der – kaum zu glauben – noch nie in Berlin gewesen
ist, läßt sich durch die Verhüllungsaktion erstmals in die
Hauptstadt locken.

Auch der städtische Beamte aus Gelsenkirchen war noch nie an
der Spree. Jetzt zieht’s ihn hin. Nicht mal so sehr wegen der
Kunst, sondern wegen des Spektakels an sich. Schließlich hat
der  Schalke-Fan  vor  zwei  Wochen  Borussias  rauschende
Meisterfeier in Dortmund miterlebt. Jetzt hofft er auf ein
ähnliches Massenfieber in Berlin, wo sich am Wochenende wieder
rund  eine  Million  Menschen  ums  Reichstagsgebäude  geschart
haben. Und die Theater-Angestellte aus Dortmund ist zwar erst
vor  wenigen  Tagen  dort  gewesen,  jedoch:  „Ich  war  so
begeistert,  daß  ich  gleich  nochmal  hin  muß.“



…und noch eine Impression vom großen Ereignis. (Foto:
Bernd Berke)

Wie auf einer Pilgerreise

Allseits erwartungsfrohe Gesichter, als der Zug gegen Mittag
in Berlin eintrifft. Es hat was von einer Pilgerreise. Und als
die Wallfahrer aus dem Revier sich nachher im vielsprachigen
Menschenstrom am Platz der Republik verlieren, als endlich der
verhüllte  Reichstag  ebenso  machtvoll  wie  feingliedrig  am
Horizont auftaucht, so ist es beinahe wie eine Erscheinung.
Jeder will gleich mal den Verhüllungs-Stoff mit eigenen Händen
greifen, alle reihen sich brav in die lange Schlange ein, an
deren Ende es kleine Probestückchen des Textils gibt. Auch das
ähnelt einer Liturgie.

Nur  ist  es  keine  gravitätische,  sondern  eine  fröhlich-
friedliche Kunst-„Religion“, der hier gehuldigt wird. Überall
treiben Kleinkünstler und Gaukler ihr buntes Wesen. Man kann
sich (gegen Entgelt) in Goldfolie einwickeln lassen und oder
eine  Stehleiter  auf  der  Wiese  mieten,  damit  man  beim
Fotografieren über die Köpfe hinweg den „Reichstag pur“ aufs
Bild bekommt.

https://www.revierpassagen.de/96567/reichstag-inklusive-mit-dem-sonderzug-zu-christo-per-bahn-vom-revier-nach-berlin-und-zurueck-eine-expedition-in-19-stunden/19950703_1029/img476


Auf  dem  Grün  rundum  lagern  viele  Tausende,  als  sei’s  das
legendäre Rockfestival von Woodstock. So gewaltig der Auftrieb
auch ist, man sieht keine aggressive oder auch nur mürrische
Miene.  Kein  Zweifel:  Christo  hat  mit  seiner  physisch
vergänglichen,  aber  unvergeßlichen  Aktion  ein  Stück  Utopie
heraufbeschworen. Und selbst wenn es keine Kunst wäre, so wäre
es doch schönstes Leben.

Besser läßt sich ein Tag kaum nutzen

Wirklich jammerschade, daß der Sonderzug am Abend schon wieder
zurück ins Ruhrgebiet fahren muß. Man hätte die gleißende
Hülle  so  gern  auch  noch  im  Licht  der  untergehenden  Sonne
gesehen. Viele haben sich tagsüber mit Christo-Devotionalien
eingedeckt – vom Katalog bis zum T-Shirt („Reichstag – ich war
dabei“), vom Poster bis zur Telefonkarte.

Auspacken, herzeigen, schwärmen, Preise vergleichen. Aber das
Gewimmel hört bald wie von selbst auf, weil die Leute vor sich
hin dösen wollen. Ankunft 1.15 Uhr nachts in Dortmund. Wir
waren  über  19  Stunden  unterwegs.  Es  herrscht  wohlige,
zufriedene Erschöpfung. Besser läßt sich ein Tag kaum nutzen.

____________________________________________

Christo mit seiner Gefährtin
Jeanne-Claude  bei  der
Verleihung des Ellis Island
Heritage  Awards  im  April

https://www.revierpassagen.de/108289/zum-tod-des-weltkuenstlers-christo-eine-erinnerung-an-seine-reichstagsverhuellung-und-an-ein-projekt-in-oberhausen/20200601_1156/christo_and_jeanne-claude


2005.  (Wikimedia  Commons  /
Foto: Martin Dürrschnabel /
Links  zur
Lizenz:https://creativecommo
ns.org/licenses/by-sa/2.5/)

Auch im Ruhrgebiet hat Christo gewirkt. Unvergessen ist seine
Großinstallation „The Wall“ (1999) mit 13 000 Ölfässern in
Oberhausen. Dazu ebenfalls eine kurze Erinnerung:

Von Bernd Berke

Oberhausen. Dieser Christo schafft es einfach immer wieder:
Anfangs,  wenn  man  nur  von  den  Projekten  des
Verhüllungskünstlers und seiner Gefährtin Jeanne-Claude hört,
schüttelt man vielleicht noch den Kopf. Doch das ist bloßer
Phantasiemangel. Man muß stets nur eine Weile abwarten. Und
jetzt muß man’s nicht mehr: Das Ereignis ist da!

Sobald Christos Ideen verwirklicht sind, ist man überwältigt.
So war’s 1995 beim verhüllten Reichstag, so ist es nun im
Oberhausener Gasometer, wo Christo 13 000 bunte Ölfässer zur
Riesenmauer („The Wall“) geschichtet hat. Christo und seine
Gefährtin Jeanne-Claude kehren die üblichen Verhältnisse um:
Die bloße Vorstellung klingt prosaisch, die reale Umsetzung
erweist sich hingegen als poetisch…

Kein besserer Ort ließe sich für diese Installation finden als
just  der  Gasometer.  Sieht  man  die  gigantisch  aufgetürmte
Ölfässer-Wand  vor  sich,  so  wird  einem  auch  die  ungeheure
Ausdehnung des Industriedenkmals erst so recht bewußt. „The
Wall“ füllt die gesamten 68 Meter Durchmesser des Gasometers
aus  und  ragt  26  Meter  auf;  haushoch  zwar,  aber  in  den
Dimensionen des 110 Meter hohen Gasometers fast bescheiden.
Steht man ganz nah davor, so kann einem freilich ein wenig
bange werden. Doch keine Angst: Das Wunderwerk wird von einer
massiven Stütz-Konstruktion ehern gehalten.

https://creativecommons.org/licenses/by-sa/2.5/
https://creativecommons.org/licenses/by-sa/2.5/


Niemals an eine Verhüllung gedacht

Obwohl  für  den  Faßanstrich  handelsübliche  Industriefarben
verwendet wurden, ist die Leucht-Wirkung phänomenal, vor allem
im  Kontrast  zum  Grau-in-Grau  der  stählernen  Industrie-
Kathedrale. Koloriert wurden die Fässer, die später wieder in
den  Wirtschafts-Kreislauf  zurückwandern,  nach  einem
ausgeklügelten System: Rund 45 Prozent der Behälter gleißen
hellgelb, 30 Prozent schimmern rötlich, der Rest weist blaue,
graue,  grasgrüne  und  weißliche  Tönungen  auf.  Viele,  viele
bunte Kreise? Nein: Mehr Farbe, als das Auge trinken kann.

Projektleiter Wolfgang Volz, der den dreimonatigen Aufbau des
„freundlichen Riesen“ für Christo überwachte, ist mit täglich
15  bis  20  Kräften  ausgekommen  –  eine  feine
Organisationsleistung. Volz gestern zur WR: „Pannen hat es
überhaupt nicht gegeben. Im Gegenteil: Es ging schon fast zu
glatt.“

Christo  und  Jeanne-Claude  sonnen  sich  derweil  im
Scheinwerferlicht  etlicher  Fernsehteams  und  im  Blitzlicht
zahlloser Pressefotografen. Auf die Frage, ob sie je an eine
Verhüllung  der  Fässer  gedacht  hätten,  reagieren  sie
allergisch.  Ihre  letzte  Verhüllungs-Idee  stamme  von  1975.
Jeanne-Claude: „Wir sind keine Verhüllungskünstler.“ Christo
nickt.  Weitere  Frage:  Ob  wir  bei  „The  Wall“  auch  an  die
Berliner Mauer denken sollten? Jeanne-Claude schelmisch: „Es
gibt auch eine chinesische Mauer…“

Nun denn. Jetzt nichts wie hin nach Oberhausen: nachzählen, ob
es wirklich genau 13 000 Fässer sind.

Christo & Jeanne-Claude: „The Wall“ (und Doku-Ausstellung zu
früheren  Christo-Projekten).  Gasometer  Oberhausen  (A  42,
Abfahrt  OB-Zentrum).  Bis  3.  Oktober,  täglich  10-20  Uhr.
Eintritt 10 DM, Familienkarte 20 DM. (Infos: 0208/80 37 45).



Heimkehr in schwieriger Zeit:
Hagener  Osthaus-Museum  kann
seine Expressionisten endlich
wieder zeigen
geschrieben von Bernd Berke | 9. November 2021

Ungewöhnliche Ansicht während des Ausstellungs-Aufbaus
Mitte  Januar:  drei  Gemälde  von  Christian  Rohlfs  auf
einem  Transportwagen.  Von  links:  „Der  Trinker“  (um
1915),  „Zwei  Mädchen“  (um  1917)  und  „Pierrette“  (um
1911). (Foto: Bernd Berke)

Es scheint schon Jahre her zu sein: Bereits am 17. Januar 2020

https://www.revierpassagen.de/107913/heimkehr-in-schwieriger-zeit-hagener-osthaus-museum-kann-seine-expressionisten-endlich-wieder-zeigen/20200518_1848
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https://www.revierpassagen.de/107913/heimkehr-in-schwieriger-zeit-hagener-osthaus-museum-kann-seine-expressionisten-endlich-wieder-zeigen/20200518_1848
https://www.revierpassagen.de/107913/heimkehr-in-schwieriger-zeit-hagener-osthaus-museum-kann-seine-expressionisten-endlich-wieder-zeigen/20200518_1848
https://www.revierpassagen.de/107913/heimkehr-in-schwieriger-zeit-hagener-osthaus-museum-kann-seine-expressionisten-endlich-wieder-zeigen/20200518_1848/883f28ed-5425-467b-8a74-77a7f2c093d2


hatte ich Gelegenheit, diese Ausstellung des Hagener Osthaus-
Museums zu sehen – noch bevor sie richtig aufgebaut war. Schon
bald nach der Eröffnung folgte die Schließung „wegen Corona“.
Jetzt (ab 19. Mai) kann das Museum – unter den mittlerweile
üblichen  Auflagen  –  wieder  öffnen  und  die  nach  Jahren
heimgekehrten  expressionistischen  Schätze  aus  seinem
Eigenbesitz wieder zeigen. Ein Text mit Verspätung, dennoch
zeitlich passend:

Es  ist  wie  die  Heimkehr  von  guten  alten  Bekannten.  Seit
Oktober 2015 waren rund 110 Werke aus der Sammlung des Hagener
Osthaus-Museums auf weitläufiger Tournee unterwegs. Jetzt sind
sie allesamt zurückgekehrt und werden wieder in Hagen gezeigt;
beinahe  wie  Neuerwerbungen  und  fast  so,  als  kämen  sie
geradewegs aus einer Verjüngungskur. Tatsächlich kann man sie
nun anders und vielleicht genauer wahrnehmen.

Die Rundreise der Bilder führte von Wien und Klagenfurt über
Sardinien und das französische Evian am Genfer See bis in die
Region Stockholm. Neun Stationen in sechs Ländern, insgesamt
241.779 zahlende Besucher. Jetzt weiß man vielerorts, wo Hagen
liegt und dass dort etliche Spitzenstücke aus dem Kreis und
Umkreis des Expressionismus daheim sind.

Ein gewisser Lokalstolz

Osthaus-Chef  Dr.  Tayfun  Belgin  mag  denn  auch  nicht  ganz
verleugnen,  dass  er  einen  gewissen  kulturellen  Lokalstolz
verspürt. Es sind beileibe nicht viele Museen, die ein solches
Konvolut von Expressionisten aufweisen können: beispielsweise
famose Schöpfungen von Ernst Ludwig Kirchner, Erich Heckel,
Karl  Schmidt-Rottluff,  Max  Pechstein  und  Christian  Rohlfs;
beispielsweise auch imposante Arbeiten von Franz Marc, August
Macke, Emil Nolde, Lyonel Feininger und Max Beckmann. Dem
berühmten Mäzen und Sammler Karl Ernst Osthaus (1874-1921)
gebührt  bleibender  Dank  für  die  Grundlegung  der  reichen
Kollektion.



Im  zentralen  Schauraum  sind  nun  gleich  wieder  einige
Highlights  beisammen,  darunter  die  eindrucksvollen
Porträtbilder,  die  Kirchner  (1910)  und  Heckel  (1917)
voneinander  angefertigt  haben;  so  auch  Kirchners  „Badende
(Fehmarn)“ von 1912. Im weiteren Verlauf verzweigt sich der
Rundgang auch zu allerlei graphischen Meisterwerken. Weitere
grandiose Ölbilder von Christian Rohlfs („Pierrette“, um 1911
– „Der Trinker“, um 1915), der über Jahrzehnte in Hagen gelebt
hat,  kommen  ebenso  hinzu  wie  etwa  Alexej  von  Jawlenskys
„Barbarenfürstin“  (um  1912)  –  ein  unwiderstehliches
Farbereignis, das als Leitmotiv auf Plakaten zum besonders
erfolgreichen  Gastspiel  in  Wien  gelockt  hat.  Nicht
chronologisch oder einer These folgend hat man die Bilder in
Hagen gehängt, sondern so, dass sie möglichst ansprechend und
„kulinarisch“ zur Geltung kommen.

Wie ein gänzlich neuer Auftritt

Vor der Tournee waren rund 30 dieser Bilder im Hagener Altbau
zu sehen, sie wurden seinerzeit nur nebenher beachtet und
zumeist  nicht  ihrem  wahren  Wert  entsprechend  geschätzt.
Dauerhaftes Inventar eben. Jetzt aber haben sie im neuen Anbau
ihren großen gemeinsamen Auftritt. Die 110 Reisebilder wurden
durch weiteren passenden Eigenbesitz ergänzt, so dass nun 120
Werke  zu  sehen  sind.  In  diesem  Gebäudeteil  werden  sonst
Wechselausstellungen gezeigt. Das Ganze wirkt denn auch wie
eine Wechselschau mit Leihgaben aus mehreren Häusern. Doch
alles gehört dem Osthaus-Museum. Kurz gesagt: Hagen leuchtet.
Zumindest in diesen Räumen.

Da sage noch jemand, Ausstellungen von Eigenbesitz könnten
nicht allzu aufregend sein, weil man die Exponate ja zu kennen
glaubt.  Hier  und  jetzt  verhält  es  sich  anders.  Und  das
Wiedersehen  nach  so  langer  Zeit  bereitet  doppelt  Freude.
Tayfun Belgin wählt einen etwas kuriosen, aber sinnfälligen
Vergleich:  „Wenn  ich  über  vier  Jahre  keine  Banane  mehr
gegessen habe, will ich schließlich unbedingt Bananen haben!“



Zwiespältiger Emil Nolde

Waren  die  neun  „Auswärtsspiele“  nicht  auch  mit  Risiken
behaftet? Nun, Belgin hat sich an jeder einzelnen Station vom
tadellosen Zustand der Bilder überzeugen können, Restauratoren
haben  das  gesamte  Reiseprojekt  eingehend  begleitet  und
fortlaufend protokolliert. Es gibt keinerlei Schäden. Alles
findet sich wohlbehalten in Hagen wieder. Überdies haben die
Schätze auch noch Leihgebühren eingebracht. Aus Hagen in die
Welt – für gutes Geld.

Eines darf man nicht unerwähnt lassen: Zur umfangreichen Schau
zählen auch Arbeiten von Emil Nolde, der just in den letzten
Jahren als williger Kollaborateur der Nazis in Verruf geraten
ist (und dessen Werke trotzdem von den NS-Machthabern als
„entartete“  Kunst  verfemt  wurden).  Ein  ausgewogener
Begleittext  stellt  die  betrübliche  Sachlage  nüchtern  dar.
Dennoch  sind  manche  Nolde-Bilder  nach  wie  vor  betörend.
Künstlerische Qualität und menschlicher Anstand sind (leider)
zweierlei. Ein eigentlich bekannter Umstand, der aber immer
wieder zu irritieren vermag.                                  
                   

Expressionisten.  Aus  der  Sammlung.  Verlängert  bis  zum  2.
August 2020. Osthaus-Museum Hagen, Museumsplatz 1 (Navigation:
Hochstraße 73). Di-So 12-18 Uhr. www.osthausmuseum.de

Das  Hagener  „Kunstquartier“  ist  wieder  komplett:  Auch  das
unmittelbar benachbarte Emil Schumacher Museum öffnet ab 19.
Mai. Die aktuelle Ausstellung über Emil Schumacher („Der Reiz
des Materials“) wird verlängert und ist daher bis 29. November
2020 zu sehen. Weitere Infos: www.esmh.de

________________________

Die ursprüngliche Fassung des Beitrags stand im Kulturmagazin
Westfalenspiegel,  das  in  Münster  erscheint.
(www.westfalenspiegel.de)

http://www.osthausmuseum.de


Nach  und  nach  öffnen  immer
mehr  NRW-Museen  –  unter
strikten  Sicherheits-
Vorkehrungen (Update)
geschrieben von Bernd Berke | 9. November 2021

Ab 9. Mai wieder geöffnet: Kulturzentrum „Dortmunder U“
mit dem Museum Ostwall. (Foto: Bernd Berke)

Es ist so weit: Beginnend mit dem 5. Mai 2020, öffnen in
Nordrhein-Westfalen und damit auch im Ruhrgebiet wieder einige
Museen, nach und nach kommen weitere hinzu; hoffentlich nicht
nur vorerst, sondern – unter strikter Einhaltung der Abstands-
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und Hygiene-Regeln – auf Dauer.

Hier nun ein paar Einzelheiten, den Mitteilungen der Institute
bzw.  der  Städte  folgend  (Näheres  auf  den  jeweiliges
Homepages):

Das Museum Ostwall im „Dortmunder U“, das Dortmunder Museum
für  Kunst  und  Kulturgeschichte  (MKK)  sowie  die  weiteren
städtischen Museen können am Samstag, 9. Mai, ihre Pforten
wieder  öffnen,  bis  dahin  sind  noch  einige  Sicherheits-
Installationen  anzubringen  und  sonstige  Vorbereitungen  zu
treffen, die dem Gesundheitsschutz dienen. Einstweilen noch
nicht  geöffnet  wird  das  räumlich  beengte  Kindermuseum
Adlerturm.  Im  Museum  Ostwall  wird  nach  der  Öffnung  u.  a.
wieder die neue Sammlungs-Präsentation „Body & Soul – Denken,
Fühlen,  Zähneputzen“  zu  sehen  sein.  Die  aus  dem  Brooklyn
Museum zu übernehmende Schau über die legendäre New Yorker
Disco „Studio 54″ muss aufs nächste Jahr verschoben werden.
Weder das Kuratorenteam noch die Exponate können derzeit nach
Dortmund kommen.

Noch  vor  den  städtischen  Museen  wird  das  Deutsche
Fußballmuseum in Dortmund wieder loslegen, und zwar am 7. Mai.
Mit digitaler Vorab-Anmeldung fahren Besucher(innen) besser,
wie es heißt.

Die Dortmunder DASA (Arbeitswelt-Ausstellung) kann ab 13. Mai
wieder  besucht  werden  –  neue  Öffnungszeiten:  Mo-Fr  10-16,
Sa/So/Feiertage  11-18  Uhr.  Es  gelten  Einschränkungen,
besonders  in  Mitmach-Bereichen.

Das Osthaus Museum in Hagen und das Emil Schumacher Museum in
Hagen (ESMH) – zusammen das so genannte „Kunstquartier“ –
öffnen erst wieder am 19. Mai. Grund für die Verzögerung sind
offenbar Probleme mit der angemessenen Reinigung, die zugleich
mit der hygienischen Verbesserung an den Schulen bewältigt
werden muss.

Ab 7. Mai (Donnerstag) öffnet das Museum Folkwang in Essen



wieder  für  die  Besucherinnen  und  Besucher.  Verstärkte
Hygienemaßnahmen,  eine  Maximalbesucherzahl,  geregelte
Wegeführung  und  Bodenmarkierungen  zur  Einhaltung  des
Mindestabstands sollen das Infektionsrisiko auf ein Minimum
begrenzen. Außerdem werden Listen zum freiwilligen Eintrag von
Kontaktdaten  ausliegen,  um  mögliche  Infektionsketten
rückverfolgen zu können. Das Tragen einer Mund-Nasen-Bedeckung
während des Museumsbesuchs ist Pflicht. Die Museumsgastronomie
bleibt geschlossen. Führungen und Veranstaltungen finden bis
auf  Weiteres  nicht  statt.  Aktuell  gibt  es  neben  der
Sammlungspräsentation  („Neue  Welten“)  zwei
Sonderausstellungen:  „Aenne  Biermann.  Vertrautheit  mit  den
Dingen“  (noch  bis  zum  1.  Juni  2020)  und  „Mario  Pfeifer.
Black/White/Grey“ (noch bis zum 24. Mai 2020).

Außenansicht  des  Museums  Folkwang  in  Essen
(Eingangsbereich).  (Foto:  Giorgio  Pastore)

Das Ruhrmuseum in Essen (auf dem Gelände des Welterbes Zeche
Zollverein) ist ab Donnerstag (7. Mai) wieder geöffnet.

Bereits  seit  5.  Mai  ist  das  Lehmbruck  Museum  in  Duisburg

https://www.revierpassagen.de/107819/unter-strikten-sicherheits-vorkehrungen-viele-nrw-museen-oeffnen-jetzt-wieder/20200504_1717/museum-folkwang-essen


wieder zu besichtigen. Nach rund 7-wöchiger Schließungsphase
werden  damit  alle  Ausstellungsbereiche  und  die  aktuelle
Sonderausstellung  „Lynn  Chadwick.  Biester  der  Zeit“  für
Einzelbesucher(innen) zu den gewohnten Öffnungszeiten wieder
zugänglich sein. Die Chadwick-Schau wird bis zum 20. September
verlängert.

In  den  vergangenen  Wochen  haben  gut  71.000  Menschen  die
Retrospektive der Gemälde von Erwin Bechtold und die Sammlung
des MKM Museum Küppersmühle in Duisburg virtuell erlebt. Jetzt
werden  die  Kunstwerke  wieder  direkt  zu  sehen  sein:  Ab
Mittwoch, 6. Mai, öffnet das MKM seine Türen. Die Bechtold-
Ausstellung dauert bis zum 24. Mai. Die ständige Sammlung
umfasst  u.  a.  Werke  von  Joseph  Beuys,  K.O.  Götz,  Anselm
Kiefer, Markus Lüpertz, Gerhard Richter, Emil Schumacher und
Günther  Uecker.  Die  derzeit  üblichen  Einschränkungen  und
Regeln  beim  Museumsbesuch  gelten  natürlich  auch  hier,
insbesondere  die  Einhaltung  eines  Mindestabstands  von  1,50
Meter.

Das Museum DKM in Duisburg wird ab 9. Mai geöffnet sein,
jedoch nur am Samstagen und Sonntagen.

Auch  die  Ludwiggalerie  Schloss  Oberhausen  hat  den
Ausstellungsbetrieb ab 5. Mai wieder aufgenommen. Gezeigt wird
zunächst die Zusammenstellung über Jacques Tilly, der u. a.
als  kreativer  Karnevalswagen-Schöpfer  in  Düsseldorf  bekannt
wurde. Mit der neuen Schau „Rudolf Holtappel – Die Zukunft hat
schon begonnen“ widmet man sich dann ab kommenden Sonntag (10.
Mai) erstmals dem Lebenswerk des wohl wichtigsten Oberhausener
Fotografen des 20. Jahrhunderts. Rund 250 Fotografien werden
vom 10. Mai bis zum 6. September zu sehen sein.

Das Gustav-Lübcke-Museum in Hamm ist seit 5. Mai wieder offen.

Das Märkische Museum in Witten kann ab 9. Mai besucht werden,
zunächst jedoch nur samstags und sonntags.

Der  Ausstellungsort  Haus  Opherdicke  in  Holzwickede  (Kreis



Unna) darf ab 12. Mai wieder besucht werden.

Die Emschertal-Museen in Herne sind seit 5. Mai wieder offen.

Die Kunsthalle Recklinghausen startet erst ab 6. Juni, das
Ikonenmuseum in Recklinghausen ist hingegen schon jetzt (seit
5. Mai) wieder zu besichtigen.

Das Bergbaumuseum in Bochum kann seit 5. Mai wieder besucht
werden, allerdings ist nur die Dauerausstellung zugänglich.

Das Kunstmuseum Bochum steigt am Donnerstag (7. Mai) wieder
ein.

Ins  Museum  Gelsenkirchen  wird  man  ab  12.  Mai  wieder
eingelassen.

Die Museen des Landschaftsverbandes Westfalen-Lippe (LWL) sind
seit dem 5. Mai wieder geöffnet. Museumsbesucher müssen sich –
wie  andernorts  auch  –  auf  Einschränkungen  wie
Mundschutzpflicht  gefasst  machen.  Zur  „Dosierung“  der
Besucherzahlen  gibt  es  Einlasskontrollen  bzw.  elektronische
Zählsysteme.  Bodenmarkierungen  und  Absperrbänder  zeichnen
Gehwege vor, markieren Mindestabstände und trennen Bereiche
ab, in denen es eng werden könnte. Zudem wird es zunächst
weder Führungen noch Gastronomie geben. Man richte sich darauf
ein, dass der „Betrieb unter Corona“ noch Monate dauern könne,
hieß es weiter.

LWL-Museum für Archäologie in Herne
Das  LWL-Museum  für  Archäologie  in  Herne  zeigt  seine
Dauerausstellung und hat wegen der bisherigen Schließung seine
denkbar aktuell anmutende Sonderausstellung „Pest!“ bis zum
15. November verlängert.

LWL-Industriemuseum Zeche Zollern, Dortmund
In  der  Zeche  Zollern  ist  die  Sonderausstellung
„Revierfolklore“ zu sehen, die Dauerausstellungen füllen die
anderen  Gebäude.  Lediglich  das  Fördergerüst  und  das



„Montanium“ bleiben geschlossen. Der Zugang zu den einzelnen
Räumen wird reguliert.

LWL-Museum für Kunst und Kultur in Münster
Im LWL-Museum für Kunst und Kultur sind alle Ausstellungen
geöffnet. Neu sind die Sonderausstellungen „Karel Dierickx“
und ab dem 10. Mai die Gemäldeschau über Norbert Tadeusz –
diese wird am 9. Mai um 18 Uhr ohne Besucher per Live-Stream
eröffnet.  In  der  Tadeusz-Ausstellung  dürfen  sich  pro
Ausstellungsraum  maximal  vier  Besucher(innen)  gleichzeitig
aufhalten, in den Sammlungsräumen maximal drei.

LWL-Museum für Naturkunde in Münster
Im  LWL-Museum  für  Naturkunde  kann  man  neben  der
Dauerausstellung  die  Sonderausstellung:  „Beziehungskisten  –
Formen  des  Zusammenlebens  in  der  Natur“  besichtigen.  Das
Planetarium bleibt bis auf Weiteres geschlossen.

Weitere LWL-Museen, die ab heute (5.5.) wieder zugänglich sind
(Auswahl):

Industriemuseum Zeche Nachtigall in Witten
Industriemuseum Zeche Hannover in Bochum
Industriemuseum Schiffshebewerk Henrichenburg in Waltrop
Römermuseum in Haltern (Kreis Recklinghausen)
Freilichtmuseum in Hagen

…und „nebenan“:

In  der  Landeshauptstadt  Düsseldorf  sind  seit  5.  Mai  die
Kunsthäuser K20 und K21 sowie das Museum Kunstpalast und das
NRW-Forum wieder geöffnet.

Diese Museen in Köln sind wieder zugänglich (Auswahl): Museum
Ludwig, Wallraf-Richartz-Museum, Museum für Angewandte Kunst,
Stadtmuseum. Das Römisch-Germanische Museum kann ab 8. Mai
wieder besucht werden.

Die Bundeskunsthalle in Bonn und das Kunstmuseum Bonn öffnen



ab 12. Mai.

Das Von der Heydt-Museum in Wuppertal wird ab 19. Mai wieder
geöffnet sein – zu vorerst geänderten Zeiten.

Das  Museum  für  Gegenwartskunst  in  Siegen  ist  seit  5.  Mai
wieder besuchbar.

Unter  strikten  Sicherheits-
Vorkehrungen:  Viele  NRW-
Museen öffnen jetzt wieder
geschrieben von Bernd Berke | 9. November 2021

Außenansicht  des  Museums  Folkwang  in  Essen
(Eingangsbereich).  (Foto:  Giorgio  Pastore)
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Es ist so weit: Beginnend mit dem morgigen Dienstag (5. Mai
2020), öffnen in Nordrhein-Westfalen wieder die ersten Museen,
nach und nach kommen weitere hinzu; hoffentlich nicht nur
vorerst, sondern – unter strikter Einhaltung der Abstands- und
Hygiene-Regeln – auf Dauer.

In  Dortmund  wird  am  Dienstag  (5.  Mai)  über  das  weitere
Vorgehen  entschieden.  Es  zeichnet  sich  aber  ab,  dass  die
städtischen  Museen  am  nächsten  Wochenende  geöffnet  werden.
Auch in Hagen soll am 5. Mai eine Entscheidung fallen. Nähere
Infos  dazu  und  zu  anderen  Revier-Städten  werden  beizeiten
ergänzt.

Hier  nun  ein  paar  bislang  bekannte  Einzelheiten,  den
Mitteilungen der Institute folgend (Näheres auf den jeweiliges
Homepages):

Ab Donnerstag, 7. Mai 2020, öffnet das Museum Folkwang in
Essen wieder für die Besucherinnen und Besucher. Verstärkte
Hygienemaßnahmen,  eine  Maximalbesucherzahl,  geregelte
Wegeführung  und  Bodenmarkierungen  zur  Einhaltung  des
Mindestabstands sollen das Infektionsrisiko auf ein Minimum
begrenzen. Außerdem werden Listen zum freiwilligen Eintrag von
Kontaktdaten  ausliegen,  um  mögliche  Infektionsketten
rückverfolgen zu können. Das Tragen einer Mund-Nasen-Bedeckung
während des Museumsbesuchs ist Pflicht. Die Museumsgastronomie
bleibt geschlossen. Führungen und Veranstaltungen finden bis
auf  Weiteres  nicht  statt.  Aktuell  gibt  es  neben  der
Sammlungspräsentation  („Neue  Welten“)  zwei
Sonderausstellungen:  „Aenne  Biermann.  Vertrautheit  mit  den
Dingen“  (noch  bis  zum  1.  Juni  2020)  und  „Mario  Pfeifer.
Black/White/Grey“ (noch bis zum 24. Mai 2020).

Bereits  ab  Dienstag,  5.  Mai,  ist  das  Lehmbruck  Museum  in
Duisburg  wieder  geöffnet.  Nach  rund  7-wöchiger
Schließungsphase  werden  damit  alle  Ausstellungsbereiche  und
die  aktuelle  Sonderausstellung  „Lynn  Chadwick.  Biester  der
Zeit“  für  Einzelbesucher(innen)  zu  den  gewohnten



Öffnungszeiten wieder zugänglich sein. Die Chadwick-Schau wird
bis zum 20. September verlängert.

In  den  vergangenen  Wochen  haben  gut  71.000  Menschen  die
Retrospektive der Gemälde von Erwin Bechtold und die Sammlung
des MKM Museum Küppersmühle in Duisburg virtuell erlebt. Jetzt
werden  die  Kunstwerke  wieder  direkt  zu  sehen  sein:  Ab
Mittwoch, 6. Mai, öffnet das MKM seine Türen. Die Bechtold-
Ausstellung dauert bis zum 24. Mai. Die ständige Sammlung
umfasst  u.  a.  Werke  von  Joseph  Beuys,  K.O.  Götz,  Anselm
Kiefer, Markus Lüpertz, Gerhard Richter, Emil Schumacher und
Günther  Uecker.  Die  derzeit  üblichen  Einschränkungen  und
Regeln  beim  Museumsbesuch  gelten  natürlich  auch  hier,
insbesondere  die  Einhaltung  eines  Mindestabstands  von  1,50
Meter.

Auch  die  Ludwiggalerie  Schloss  Oberhausen  nimmt  den
Ausstellungsbetrieb wieder auf. Mit der neuen Schau „Rudolf
Holtappel – Die Zukunft hat schon begonnen“ widmet man sich
erstmals  dem  Lebenswerk  des  wohl  wichtigsten  Oberhausener
Fotografen des 20. Jahrhunderts. Rund 250 Fotografien werden
vom 10. Mai bis zum 6. September zu sehen sein.

Das Bergbaumuseum in Bochum kann ab 5. Mai wieder besucht
werden.

Die Museen des Landschaftsverbandes Westfalen-Lippe (LWL) sind
ab Dienstag (5. Mai) wieder geöffnet. Museumsbesucher müssen
sich auf Einschränkungen wie Mundschutzpflicht gefasst machen.
Zur „Dosierung“ der Besucherzahlen gibt es Einlasskontrollen
bzw.  elektronische  Zählsysteme.  Bodenmarkierungen  und
Absperrbänder zeichnen Gehwege vor, markieren Mindestabstände
und trennen Bereiche ab, in denen es eng werden könnte. Zudem
wird es zunächst weder Führungen noch Gastronomie geben. Man
richte sich darauf ein, dass der „Betrieb unter Corona“ noch
Monate dauern könne, hieß es weiter.

LWL-Museum für Archäologie in Herne



Das  LWL-Museum  für  Archäologie  in  Herne  zeigt  seine
Dauerausstellung und hat wegen der bisherigen Schließung seine
denkbar aktuell anmutende Sonderausstellung „Pest!“ bis zum
15. November verlängert.

LWL-Industriemuseum Zeche Zollern, Dortmund
In  der  Zeche  Zollern  ist  die  Sonderausstellung
„Revierfolklore“ zu sehen, die Dauerausstellungen füllen die
anderen  Gebäude.  Lediglich  das  Fördergerüst  und  das
„Montanium“ bleiben geschlossen. Der Zugang zu den einzelnen
Räumen wird reguliert.

LWL-Museum für Kunst und Kultur in Münster
Im LWL-Museum für Kunst und Kultur sind alle Ausstellungen
geöffnet. Neu sind die Sonderausstellungen „Karel Dierickx“
und ab dem 10. Mai die Gemäldeschau über Norbert Tadeusz – sie
wird  am  9.  Mai  um  18  Uhr  ohne  Besucher  per  Live-Stream
eröffnet.  In  der  Tadeusz-Ausstellung  dürfen  sich  pro
Ausstellungsraum  maximal  vier  Besucher(innen)  gleichzeitig
aufhalten, in den Sammlungsräumen maximal drei.

LWL-Museum für Naturkunde in Münster
Im  LWL-Museum  für  Naturkunde  kann  man  neben  der
Dauerausstellung  die  Sonderausstellung:  „Beziehungskisten  –
Formen  des  Zusammenlebens  in  der  Natur“  besichtigen.  Das
Planetarium bleibt bis auf Weiteres geschlossen.

Weitere LWL-Museen, die ab morgen (5.5.) wieder zugänglich
sind (Auswahl):

Industriemuseum Zeche Nachtigall in Witten
Industriemuseum Zeche Hannover in Bochum
Industriemuseum Schiffshebewerk Henrichenburg in Waltrop
Römermuseum in Haltern (Kreis Recklinghausen)

…und „nebenan“:

In  der  Landeshauptstadt  Düsseldorf  werden  am  5.  Mai  die
Kunsthäuser K20 und K21 wieder öffnen.



Das Museum für Gegenwartskunst in Siegen ist gleichfalls ab 5.
Mai wieder besuchbar.

In  diesen  Zeiten  muss  man
sich  Gehör  verschaffen:
Gesammelte  Aussagen  zu
„Corona  und  Kultur  in
Dortmund“
geschrieben von Bernd Berke | 9. November 2021

Dortmunds  Kulturdezernent  Jörg  Stüdemann  bei  der
heutigen  Pressekonferenz.  (Screenshot  der  Streaming-
Übertragung)

Auch wenn die Aussagen noch nicht allzu konkret sein konnten:
Es war schon einmal gut, dass diese Pressekonferenz überhaupt
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stattgefunden  hat.  Denn  „die  Kultur“  muss  sich  gerade  in
diesen Zeiten Gehör verschaffen. Unter dem Titel „Corona und
die Kultur in Dortmund“ gab es heute im Rathaus der Stadt vor
allem  Statements  auf  der  Chefebene  der  großen
Kultureinrichtungen, aber auch aus der freien Szene. Ich habe
den Termin via Live-Stream verfolgt.

Stadtdirektor  und  Kulturdezernent  Jörg  Stüdemann  skizzierte
eingangs die Lage und erkannte – bei allen Problemen – auch
eine  „positive  Novität“:  Im  Gegensatz  zu  mancher  früheren
Debatte, in der Kultur als „erste Spardose“ gegolten habe,
seien die kulturellen Einrichtungen diesmal von Anfang an in
Überlegungen und Beratungen mit einbezogen worden.

Insgesamt aber müsse man von „gravierenden Erschütterungen“
sprechen, „wie wir sie bisher nicht kannten“. Das Thema habe
etliche Perspektiven und Aspekte. Es gehe um die Situation der
Institute, um die der ausübenden Künstlerinnen und Künstler
und nicht zuletzt um das Publikum. Bleibe es durch die Krise
hindurch loyal und stehe es treu zum Theater, zum Konzerthaus,
zu  den  Museen  und  anderen  Kulturstätten?  Bislang,  so
Stüdemann,  habe  das  Publikum  eine  erstaunliche  Solidarität
bewiesen, für die er herzlich danken wolle. Beispiel: Viele
vorab  bezahlte  Tickets  für  abgesagte  Vorstellungen  würden
nicht zurückgegeben.

Stüdemann mahnte dreierlei dringenden Bedarf an:

1.) Die inzwischen ausgelaufenen, weil hoch „überzeichneten“
Soforthilfe-Programme für Kulturschaffende müssten sehr bald
verlängert werden. Als Beispiel nannte er Baden-Württemberg,
wo es neuerdings eine Grundsicherung für Künstler(innen) von
rund 1100 Euro im Monat gebe, die von anderen Bundesländern
gut kopiert werden könne. Ein Appell ans Land NRW also.

2.)  Die  Einrichtungen  der  freien  Szene  bräuchten
Infrastruktur-Programme, damit sie auch nach der Krise noch
existieren könnten.



3.) Man müsse sehr zeitig „Exit-Strategien“ vorbereiten und
einleiten, denn Betriebe wie Theater oder Konzerthaus könnten
nicht  einfach  von  heute  auf  morgen  wieder  die  Bühnen
bespielen, sondern bestenfalls nach einem Vorlauf von 6 bis 10
Wochen. In die entsprechenden Planungen sollten unbedingt die
Fachleute aus den Kulturhäusern eingebunden werden.

Stefan Mühlhofer, Leiter der
Kulturbetriebe  Dortmund.
(Screenshot  der  Streaming-
Übertragung)

Stefan  Mühlhofer,  Direktor  der  Dortmunder  Kulturbetriebe,
sieht  es  als  sicher  an,  dass  man  bei  Wiederaufnahme  des
Spielbetriebs und anderer kultureller Angebote nicht einfach
„den Schalter umlegen kann“. Es werde zunächst vieles anders
sein als vor Corona. Man habe inzwischen einige Aktivitäten
(Volkshochschule,  Musikschule)  auf  digitale  Verbreitung
umgestellt, was auch recht gut funktioniere. Dennoch könne
dies auf Dauer kein Ersatz für Präsenz-Veranstaltungen sein.
Ein Originalbild im Museum sei eben etwas ganz anderes als
eine Abbildung im Buch oder ein Video. Apropos: Wahrscheinlich
bis Mitte dieser Woche solle ein Papier zur möglichen Öffnung
der städtischen Museen vorliegen – mit einer Perspektive für
Anfang oder Mitte Mai. Auch hier gilt freilich: Die Stadt
allein kann nichts bewirken. Das Land NRW muss es zulassen.
Übrigens: In Berlin dürfen die Museen schon wieder öffnen.
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Hendrikje Spengler, Leiterin
des  Kulturbüros  Dortmund.
(Screenshot  der  Streaming-
Übertragung)

Hendrikje  Spengler,  Leiterin  des  Kulturbüros  Dortmund,
berichtete, man habe sich in den letzten Wochen durch einen
wahren  Wust  an  Informationen,  Erlässen  und  Verordnungen
kämpfen  müssen.  Es  sei  aber  gelungen,  das  alles  zu
strukturieren  –  vor  allem  im  Sinne  der  Kulturschaffenden,
denen häufig alle Verdienstmöglichkeiten weggebrochen seien.
In  der  Kulturszene  herrsche  derweil  keine  Larmoyanz,  im
Gegenteil:  Geradezu  kraftvoll  seien  ständig  neue  Ideen
entwickelt worden, um trotz Corona (digital) wahrgenommen zu
werden.

Claudia  Schenk,  Sprecherin
der  freien  Szene.
(Screenshot  der  Streaming-
Übertragung)
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Claudia Schenk aus dem Leitungsgremium des „Depots“ trat als
Sprecherin  der  freien  Kulturszene  an.  Diverse  Zentren  der
freien Szene wären ohne die bislang geleistete Landeshilfe
vielleicht schon für immer geschlossen worden, befand sie.
Streaming  sei  zwar  gut,  um  im  Gespräch  zu  bleiben,  es
generiere aber keine Einnahmen. Sie verwies auch auf Fälle wie
etwa jene freiberuflichen Bühnentechniker, die auf einmal vor
dem  Nichts  stünden.  Man  warte  auf  konkrete
Handlungsanweisungen  für  einen  Exit,  also  für  die
Wiederaufnahme  des  Betriebs  unter  veränderten  Bedingungen.
Frau Schenk stellte zudem mit Blick auf die nächsten Jahre die
bange Frage, ob es im Kulturbereich wohl Streichungen und
Kürzungen geben werde. Schließlich zähle Kultur leider immer
noch zu den freiwilligen Leistungen der Kommunen und nicht zu
den Pflichtaufgaben.

Sprach fürs Theater: Tobias
Ehinger.  (Screenshot  der
Streaming-Übertragung)

Tobias  Ehinger,  geschäftsführender  Direktor  des  Theaters,
erinnerte sich an die letzten Monate vor der Krise, als das
Dortmunder Theater ein Hoch erlebt und neue Besucherrekorde
angepeilt habe. Dann wurde man jäh ausgebremst. Sehr schnell
habe  man  dann  umgedacht,  beispielweise  habe  die
Theaterwerkstatt  Mundschutzmasken  hergestellt.  In  der  Krise
habe sich überhaupt gezeigt, wie wichtig der soziale Aspekt
und die Verankerung in der Gesellschaft fürs Theater seien.
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Streaming könne kein wirkliches Bühnenerlebnis ersetzen, auch
seien die digitalen Möglichkeiten schnell ausgereizt. Als eine
beispielhafte Aktion nannte Ehinger den Musik-Truck, der vor
Altenheimen vorfahre und – draußen vor den Türen – z. B. mit
Gesangs-Darbietungen  den  Senioren  ein  wenig
zwischenmenschliche  Wärme  vermittle.  Ehinger  ist  überzeugt,
dass man ab Anfang September wieder spielen werde – allerdings
völlig anders, mit eigens zugeschnittenen Inszenierungen und
vor  deutlich  weniger  Zuschauern.  Im  Hinblick  auf  den  1.
September sei ein Planungsvorlauf von etwa 10 Wochen nötig.
Das  würde  bedeuten:  Bereits  Mitte  Juni  müsste  man  in  die
Vorbereitungen  einsteigen.  Insgesamt  gelte  es,  die
gesellschaftlichen  Errungenschaften  durch  die  Krise  zu
erhalten. Dabei sei Kultur unbedingt „systemrelevant“.

Konzerthaus-Chef Raphael von
Hoensbroech. (Screenshot der
Streaming-Übertragung)

Raphael von Hoensbroech, Intendant des Konzerthauses Dortmund,
betonte den Gedanken der Systemrelevanz noch stärker. Kultur
solle nicht nur am Tisch Platz nehmen, an dem die Relevanz
verhandelt  werde.  Vielmehr  sei  sie  –  einem  Ausspruch  des
Cellisten Yo-Yo Ma zufolge – sozusagen selbst dieser Tisch,
also  die  Grundlage  der  Gesellschaft.  Das  Konzerthaus  mit
seinem  sehr  großen  Saal  sowie  ausgeklügelter  Be-  und
Entlüftung sei bei reduziertem Publikum kein riskanter Ort. Er
halte  ansonsten  nicht  viel  von  pauschalen  Obergrenzen,  es
komme stets aufs Einzelereignis an. Voluminöse Auftritte mit
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großen  Chören  und  Orchestern  seien  jedoch  vorerst
auszuschließen.  Die  Stadt  Dortmund  habe  sich  zu  den
Perspektiven des Konzerthauses beherzt und klar positioniert.
Was jedoch aus Regierungskreisen in Berlin und vom Städtetag
komme, sei wenig hilfreich.

Jörg Stüdemann blieb das vorläufige Fazit vorbehalten. Als
studierter  Germanist  quasi  von  Haus  aus  kulturaffin  und
biographisch auch als Mitarbeiter eines Kulturzentrums (schon
länger ist’s her: Zeche Carl in Essen) mit der Szene vertraut,
kann die Interessenlage von Kulturschaffenden wohl recht gut
nachempfinden  und  in  vernünftige  politische  Bahnen  lenken.
Allerdings  vermag  er  –  obwohl  zugleich  Stadtkämmerer  –
natürlich  nicht  beliebig  viele  Kulturmittel  aus  dem
städtischen Etat zur Verfügung zu stellen. Für die nächste
Zeit  mahnte  Stüdemann  ethische  und  „wertsetzende
Handlungsweisen“  in  der  Kulturpolitik  an,  die  sich  einer
bloßen  Einspar-Mentalität  widersetzen  und  keinesfalls
„autoritativ oder autoritär“ vorgehen solle. Wie sich gezeigt
habe,  müssten  nun  vor  allem  zwei  Anforderungen  vorrangig
erfüllt  werden:  „Wir  müssen  mehr  in  die  Digitalisierung
investieren,  auch  in  Qualifizierung  und  technische
Ausrüstung.“  Und:  In  jeder  Hinsicht  müsse  jetzt  über
„Gestaltungs-Alternativen“ nachgedacht werden. Wohlan denn!

Viel guter Wille also, aber noch unklare Perspektiven. Die
Kultur, so ahnt man, wird (ebenso wie andere Bereiche) „nach
Corona“ nicht mehr dieselbe sein können wie zuvor.

Corona  sorgt  für  spezielles
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Kunsterlebnis  beim
Pressetermin:  Bitte  nur
einzeln zu den Bildern gehen!
geschrieben von Bernd Berke | 9. November 2021

Die stellvertrende Museumsdirektorin und Kuratorin Dr.
Tanja Pirsig-Marshall präsentiert in einem kurzen Video
eine Vorschau auf die Münsteraner Tadeusz-Ausstellung.
(Screenshot  aus
https://www.youtube.com/watch?v=4wB3rXY2z6k)

Vor  Wochenfrist  war  hier  die  Rede  von  einer  Orchester-
Pressekonferenz per Videoschalte, wie sie einem immer noch
etwas ungewohnt vorkommt, aber derzeit wohl ein Maß der Dinge
ist. Nun ist abermals von einem kulturellen Pressetermin in
spezieller  Form  zu  berichten.  So  ist  das  nun  mal:  Das
„neuartige“ Virus zieht eben neuartige Presse-Gepflogenheiten
nach sich.

Schauplatz wird das LWL-Museum für Kunst und Kultur in Münster
sein.  Dort  soll  es  vom  10.  Mai  bis  zum  2.  August  eine
Ausstellung  über  den  in  Dortmund  geborenen  Maler  Norbert
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Tadeusz (1940-2011) geben. Und tatsächlich findet vorab kein
Video-Termin als virtuelle Führung statt, sondern mal wieder
einer,  der  körperliche  Präsenz  erfordert.  Doch  die
Journalistinnen  und  Journalisten  werden  an  jenem
Vorbesichtigungs-Tag nicht (wie ehedem üblich) im Pulk durchs
Museum gehen, sondern jede(r) für sich, also einzeln.

Auf  diese  etwas  umständliche  Weise  wird  sich  der  gesamte
Termin mutmaßlich von 10 bis 16 Uhr hinziehen. Das Ganze heißt
deshalb  nicht  Pressekonferenz,  sondern  „Pressetag“.  Es  ist
anzunehmen,  dass  die  jeweilige  Aufenthaltsdauer  begrenzt
werden  muss,  damit  die  Nachrückenden  zeitig  an  die  Reihe
kommen – je nachdem, wie viele sich mit welchen Wunschzeiten
anmelden. Kurze Gespräche mit der LWL-Kulturdezernentin, dem
Museumsdirektor oder der Ausstellungskuratorin sind übrigens
ebenfalls möglich.

Das  alles  hört  sich  nach  einem  geradezu  exklusiven
Kunsterlebnis an, bei dem einen nichts von den Bildern ablenkt
– auch nicht all die liebenswerten Kolleg(inn)en. Man darf
sich  also  ganz  allein  vor  den  Kunstwerken  aufhalten;
beispielsweise  ohne  Fernsehteams,  ohne  wichtig  wuselnde
Kameraleute und Mikrofonträger, ohne Hörfunk-Mitarbeiter, die
gerade  mal  schnell  ihre  „O-Töne“  einfangen  müssen;  ohne
Fotografen,  die  eben  noch  ein  paar  Gruppenbilder  mit  der
Museumsleitung anfertigen wollen („Bitte vor dieses Gemälde,
bitte den Katalog in die Hand nehmen, bitte hierher gucken –
und läääächeln!“). Und sogar ohne klügelnde Fragesteller, die
sich  ihren  imponierenden  Auftritt  wohl  schon  Tage  vorher
zurechtgelegt haben.

So. Jetzt hab‘ ich’s mir glücklich mit allen verdorben. Wie
bitte? Nein, ich habe noch nie jemanden bei Presseterminen
genervt. Niemals nicht. Wo denkt Ihr denn hin?



„Kunst  und  Verbrechen“:  Von
Räubern,  Fälschern,
Schmugglern,  Händlern  und
zwielichtigen Experten
geschrieben von Bernd Berke | 9. November 2021
Vom Kunstmarkt vernimmt man hier nichts Gutes: Die Sitten auf
diesem Gelände seien ziemlich verroht. Es gehe im Handel oft
sehr intransparent zu, es fehlten wirksame Kontrollen. Häufig
erfahre  die  Öffentlichkeit  nichts  über  Kunst-„Entführungen“
(„artnapping“),  Erpressungen  und  Lösegeldzahlungen  durch
Versicherungen,  bei  deren  Aushandlung  Anwälte  kräftig
mitverdienen. Und das alles in den Gefilden der ach so hehren
Kunst!  Auf  dem  globalen,  höchst  lukrativen  und  vielfach
irrational aus den Fugen geratenen Markt zählen kulturelle
Werte freilich eh nur als begehrtes Statussignal.

Stefan Koldehoff und Tobias Timm erzählen in ihrem Buch „Kunst
und  Verbrechen“  zahlreiche  spektakuläre  Fälle  nach  –
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angefangen  mit  der  1911  aus  dem  Louvre  gestohlenen  „Mona
Lisa“.  Sogar  Pablo  Picasso  ist  damals  vorübergehend  in
Verdacht geraten. Wie sich zwei Jahre später herausstellte,
war es jedoch ein Insider-Diebstahl, begangen von einem Glaser
mit Hilfe zweier Spießgesellen. Das Gerichtsurteil fiel dann
übrigens recht milde aus – gerade einmal 7 Monate Gefängnis.
Koldehoff und Timm finden überhaupt, dass Verbrechen mit und
an der Kunst meist nicht angemessen bestraft werden. Wenn aber
jemand eingesperrt wurde, konstatieren sie es zuweilen mit
einer gewissen Genugtuung.

Heute geht es oft brutaler zu

Die Sache mit der Mona Lisa begab sich, folgt man diesem Buch,
sozusagen noch in der guten alten Zeit des Kunstdiebstahls.
Heute gehe es zumeist entschieden brutaler zu. Vielfach seien
in den letzten Jahren ehemalige Soldaten aus osteuropäischen
Ländern  tätig  geworden,  die  auf  offener  Museumsszene  mit
Schusswaffengebrauch  drohten.  Vorstellungen  wie  die  vom
Kunstliebhaber  als  Auftraggeber,  der  seine  Herzenswerke  im
geheimen Keller nur für sich betrachten wolle, hätten hingegen
nichts mit der rauen Wirklichkeit zu tun.

Fortan geht’s etwa um den Goya-Diebstahl aus der National
Gallery in London von anno 1961 durch einen ehemaligen Lkw-
Fahrer, der im allerersten James-Bond-Film („Dr. No“) seinen
Niederschlag fand; darum, wie Werke von William Turner und C.
D.  Friedrich  aus  der  Frankfurter  Schirn  „verschwinden“
konnten;  um  den  Coup,  bei  dem  jene  unschätzbar  wertvolle
Goldmünze  unlängst  aus  dem  Berliner  Bodemuseum  gestohlen
wurde.

Fall für Fall, Skandal für Skandal

Kurzum: Die Autoren handeln Fall für Fall und Skandal für
Skandal ab, in streckenweise genüsslichen, manchmal gar zu
detailreichen  Ausführungen.  Da  dürfen  wir  auch  schon  mal
erfahren, dass ein Angeklagter sein Gesicht hinter der Schrift



„Wissen  und  Staunen“  verbarg  oder  bei  welchen  Worten  des
Richters einer sich selbst unwillkürlich den Nacken massiert
hat.  Ein  beherzter  Lektor  hätte  hie  und  da  getrost  zu
Kürzungen raten dürfen. Die eine oder andere Korrektur (z. B.
steht  auf  Seite  213  „Kaspar“  statt  Kasper  König)  oder
stilistische  Glättung  hätte  auch  nicht  geschadet.

Im weiteren Fortgang des Buches werden auch etliche Fälle von
Kunstfälschung aufgegriffen, geradezu notorisch bei Werken der
russischen Moderne, zu denen sich besonders gut Provenienzen
(Angaben zur Herkunft des Bildes) erdichten ließen. Auch waren
einigermaßen talentierte Fälscher in der Lage, recht gut mit
den Bildelementen dieser Kunstrichtung zu hantieren. Ein paar
typische  Grundformen  nachgeahmt,  vorsichtig  variiert  –  und
fertig war die täuschend ähnliche Schöpfung… Auch der Stil von
Modigliani  hat  geradezu  massenhaft  Fälschungen  nach  sich
gezogen.

Machenschaften von Kujau und Achenbach

Der nicht nur moralisch fragwürdige, schwunghafte Handel mit
(häufig plump gefälschten) Nazi-Reliquien wird hernach ebenso
aufgegriffen  wie  die  Machenschaften  des  Meisterfälschers
Konrad  Kujau  (angebliche  „Hitler-Tagebücher“)  oder  die
abenteuerlichen Geschichten um den windigen „Kunstvermittler“
Helge Achenbach, der das Vertrauen vieler steinreicher Leute
hatte,  aber  schließlich  vom  Aldi-Clan  (Berthold  Albrecht)
verklagt wurde, weil er offenbar Kaufpreise heftig zu seinen
Gunsten manipuliert hatte und somit weit überhöhte Provisionen
kassiert haben soll. Ferner geht es um zwielichtige Massen-
Auktionen,  gefälschte  Bücher,  Antiken-Schmuggel,  Raubgräber
und Geldwäsche mittels Kunstkauf. Und so weiter, beinahe ad
infinitum.

Da kommt dermaßen viel kriminelle Energie zusammen, dass sich
Koldehoff und Timm mehrfach bemüßigt sehen zu erwähnen, dass
die  weit  überwiegende  Mehrheit  des  Kunsthandels  seriös  zu
Werke  gehe.  Sie  reden  also  von  den  berühmt-berüchtigten



„Schwarzen Schafen“. Nun ja. Nach Lektüre dieses Bandes sieht
man gleichsam an jeder Ecke solche seltenen Tiere.

Kernfragen erst ganz am Schluss

Welche Verhältnisse und Strukturen den Kunstmarkt bestimmen,
kommt  neben  all  den  windungsreichen  Geschichten  eher
zwischendurch und nebenher zur Sprache. Gar zu süffig lassen
sich manche Einzelheiten der Fälle nacherzählen. Da muss die
eigentliche Analyse eben beiseite stehen und warten. Einige
entscheidende Fragen werden tatsächlich erst ganz am Schluss
gestellt,  die  gut  und  gern  schon  vorher  explizit  hätten
einfließen und erwogen werden können. Aber man kann ja auch
verstehen, das die vielen Recherchen nicht einfach verpuffen
sollen. Also werden sie auserzählt. Auf der Zielgeraden (Seite
298) entfährt den Autoren dieser Stoßseufzer: „Es gäbe noch
unendlich  viele  weitere  solcher  Geschichten  zu  erzählen…“
Gnade!

Jedenfalls wird im Laufe der Lektüre zunehmend klar, dass auf
dem  Kunstmarkt  etliche  Grauzonen  existieren,  in  denen
kriminelle  Kumpanei  und  Korruption  gedeihen.  Gelegentlich
erliegen  in  diesem  Umfeld  auch  renommierte  Experten  der
Versuchung,  für  allerlei  Vergünstigungen  zweifelhafte
Echtheits-Expertisen  auszustellen.  Gefälligkeits-Gutachten
scheinen demnach gar nicht so selten zu sein.

Noch  ein  bescheidener  Wunsch,  vielleicht  für  eine  zweite
Auflage, sofern es dazu kommen sollte: Wenn schon derart viele
Fälle geschildert und so viele Personen genannt werden, warum
dann eigentlich kein ausführliches Sach- und Personenregister,
das den Band im Sinne eines Nachschlagewerks ungleich besser
erschließen würde? Und warum nicht etwas mehr Bebilderung? War
es eine reine Kostenfrage?

Stefan  Koldehoff  /  Tobias  Timm:  „Kunst  und  Verbrechen“.
Galiani Berlin. 320 Seiten. 25 Euro.



Das Leben der Maler: „Kunst
sehen“ von Julian Barnes
geschrieben von Bernd Berke | 9. November 2021
Durchs  Coronavirus  sind  bekanntlich  nicht  nur  alle
Bühnenkünste  stillgelegt,  auch  die  Museen  und
Bildungseinrichtungen  sind  geschlossen.  Uns  bleiben  aber  –
mehr denn je! – die Bücher. Daher an dieser Stelle nun öfter
dieser oder jener Lesehinweis.

Julian Barnes befasst sich in seinem neuen Buch mit Kunst und
– vor allem – mit den Künstlern. Der spannendste Text seines
Bandes „Kunst sehen“ handelt von Théodore Géricault und seinem
Gemälde „Das Floß der Medusa“. Er leitet (nach einem Vorwort)
diesen Band ein und trägt hier den Titel „Aus Katastrophen
Kunst machen“. Barnes-Leser kennen ihn bereits als Bestandteil
des Romans „Eine Geschichte der Welt in 10 1/2 Kapiteln“.
Dieser Auszug besteht auch für sich genommen, unabhängig vom
Roman. In der Beschreibung des Bildes und seiner vielfältigen
Beweggründe scheint nach und nach die gesamte Conditio humana
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auf.  Ein  großartiges  Stück,  das  ein  großartiges  Gemälde
aufschlüsselt,  aber  natürlich  nicht  völlig  „erklären“  kann
(was auch gar nicht der Anspruch ist)!

Ein wahrhaft furioser Text, der so gar nicht wichtigtuerisch
oder gravitätisch daherkommt. Julian Barnes hat ja auch schon
im Vorwort bekannt, dass er im Alter von 12 Jahren noch ein
wahrhaftiger  Banause  gewesen  sei,  ohne  jeden
bildungsbürgerlichen Hintergrund, folglich auch ohne Dünkel.
Erst  ganz  allmählich  habe  er  sich  den  Künsten  genähert,
anfangs gleichsam von den Rändern her, als einsamer Besucher
in eher schäbigen französischen Provinzmuseen. Vielleicht auch
von  daher  sein  angenehm  unaufgeregter,  unaufdringlicher
„Plauderton“, der freilich auch ein angelsächsisches Erbteil
sein mag.

Nun ist auch der Rest des Buches mancher Ehren wert. Und doch
schien mir, als hätte ich mit den ersten Beiträgen schon das
Allerbeste gelesen. Die weiteren Kapitel des Sammelbandes sind
vorwiegend zuerst in Zeitungsbeilagen und Zeitschriften der
Edelsorte  erschienen  –  beispielsweise  „Modern  Painters“,
„Times Literary Supplement“ oder „New York Review of Books“.
Sie behandeln Werke und Werkabschnitte von Delacroix, Courbet,
Manet, Cézanne, Degas, Redon, Bonnard, Vallotton, Magritte und
anderen.  Der  Schwerpunkt  liegt  also  eindeutig  auf  der
französischen Kunst und dort wiederum auf der der Klassischen
Moderne.

Man  lernt  auf  jeden  Fall  einiges  hinzu.  Um  nur  wenige
Stichpunkte zu nennen: Man erfährt vom erstaunlich krassen
Gegensatz  eines  ausgesprochen  ruhigen  Lebens  und  einer
exzessiven  Kunstausübung  bei  Delacroix.  Courbet  wird  als
monströser Selbstvermarkter plastisch dargestellt, der neben
sich allenfalls noch Victor Hugo gelten ließ. Odilon Redon
hingegen, ein Vorläufer des Surrealismus, sei (entgegen allen
Klischees und den Gepflogenheiten der Bohème) ein glücklich
verheirateter Mann gewesen…



Man ahnt vielleicht schon den möglichen Schwachpunkt: Julian
Barnes konzentriert sich oft gar nicht mehr so sehr auf die
Werke, sondern auf deren Urheber; speziell darauf, wie so ein
Künstlerleben verlaufen kann, ja, was eine Künstlerexistenz
recht  eigentlich  ausmacht  –  wobei  er  natürlich  auch  sein
eigenes Dasein als Schriftsteller stets mitbedenkt. Und so
gerät  er  vielfach  in  Versuchung,  beim  Biographischen,  ja
mitunter auch beim Anekdotischen zu verharren.

Keine vollkommen ungetrübte Empfehlung also. Aber doch ein
Buch,  mit  dem  man  gewiss  keine  kostbare  Lebenszeit
verschwendet.

Julian Barnes: „Kunst sehen“. Aus dem Englischen von Gertraude
Krueger und Thomas Bodmer. Kiepenheuer & Witsch. 352 Seiten,
25 Euro.

 

Corona-Update: Alles dicht! –
Dortmunder Kultur-Absagen und
tägliche Ergänzungen aus dem
Revier
geschrieben von Bernd Berke | 9. November 2021
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Ein  Blick  in  den  Zuschauerraum  des  Dortmunder
Konzerthauses,  das  1500  Plätze  hat  und
 selbstverständlich  auch  von  Absagen  betroffen  ist.
(Foto: Bernd Berke)

Hier  am  Anfang  zunächst  der  Stand  vom  11.  März,  ständige
Aktualisierungen weiter hinten:

Ausnahmsweise werden hier zwei ausführliche Pressemitteilungen
aus den Dortmunder Kulturbetrieben wörtlich und unkommentiert
wiedergegeben – weil es hier vor allem auf die sachlichen
Details ankommt und nicht auf diese oder jene Meinungen.

Im  Anhang  folgen  weitere  Informationen,  auch  aus  anderen
Revier-Städten. 

Zuerst  eine  ausführliche  Übersicht  zu  städtischen
Kulturveranstaltungen, die in den nächsten Wochen ausfallen
werden,  übermittelt  von  Stadt-Pressesprecherin  Katrin
Pinetzki.
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Danach eine gleichfalls längere Aufstellung aus dem Dortmunder
Mehrsparten-Theater,  auch  das  Konzerthaus  betreffend,
übermittelt von Theater-Pressesprecher Alexander Kalouti.

Wir zitieren:

„Öffentliche Kulturveranstaltungen fallen bis Mitte April aus
–  Museen,  Bibliotheken  und  U  bleiben  geöffnet  –
Unterrichtsbetrieb in VHS- und Musikschule läuft weiter

Die Kulturbetriebe der Stadt Dortmund, das Theater Dortmund
und  das  Konzerthaus  Dortmund  sagen  alle  ihre  öffentlichen
Veranstaltungen  bis  Mitte  April  ab.  Die  Regelung  gilt  ab
morgen  (12.  März)  und  ist  unabhängig  von  der  Zahl  der
erwarteten Besucherinnen und Besucher. Damit hofft die Stadt,
Infektionsketten zu unterbrechen und die Ausbreitung des Virus
zu verlangsamen.

Es fallen aus:

Vorstellungen  und  Veranstaltungen  im  Konzerthaus
Dortmund,
Vorstellungen und Veranstaltungen im Theater Dortmund:
Oper,  Ballett,  Schauspiel,  Kinder-  und  Jugendtheater,
Konzerte, Akademie für Theater und Digitalität,
Veranstaltungen,  Ausstellungseröffnungen  und  Führungen
in den Städtischen Museen: Museum Ostwall im Dortmunder
U, Museum für Kunst und Kulturgeschichte, Westfälisches
Schulmuseum,  Kindermuseum  Adlerturm,  Hoesch-Museum,
Brauerei-Museum, schauraum: comic + cartoon,
städtische Veranstaltungen im Dortmunder U (z.B. auf der
UZWEI, in der Bibliothek „Weitwinkel“, Veranstaltungen
in der Reihe „Kleiner Freitag“),
Veranstaltungen und Festivals im Dietrich-Keuning-Haus
(der Kinder- und Jugendbereich hat geöffnet!),
Lesungen und andere Veranstaltungen in den Bibliotheken
und im Studio B,
Konzerte  und  Veranstaltungen  der  Musikschule  (der



Unterricht findet statt!),
Vorträge und andere Veranstaltungen der VHS (die Kurse
und Workshops finden statt!),
Vorträge,  Lesungen  und  andere  Veranstaltungen  in
Stadtarchiv  und  in  der  Mahn-  und  Gedenkstätte
Steinwache,
Konzerte  und  andere  Veranstaltungen  im  Institut  für
Vokalmusik,
Spaziergänge und Fahrradtouren zur Kunst im öffentlichen
Raum,
Veranstaltungen des Kulturbüros (Ausstellungseröffnungen
im  Torhaus  Rombergpark,  Gitarrenkonzerte  in  der
Rotunde).

(…)

Der Kartenverkauf für Konzerte und Aufführungen in Theater und
Konzerthaus für Vorstellungen nach Ostern läuft weiter.

Alle  Theater-  und  Konzerthauskunden,  die  von  den
Vorstellungsausfällen betroffen sind, werden kontaktiert. Wenn
möglich,  werden  ausfallende  Vorstellungen  nachgeholt.  Die
Kunden werden über mögliche neue Termine sowie die Rückgabe
von Tickets benachrichtigt.“

Weitere  Informationen  gibt  es  auf  den  Webseiten  von
Konzerthaus  und  Theater  und  auf  www.dortmund.de

___________________________________________________________



Blick  aufs  Dortmunder  Schauspielhaus.  (Foto:  Bernd
Berke)

Wichtige Informationen zu den Vorstellungen des Theaters Dortmund und des
Konzerthauses Dortmund:

„Alle Vorstellungen bis einschließlich 15. April 2020 finden nicht statt.

Aufgrund des Erlasses der Landesregierung von Nordrhein-Westfalen finden
im Konzerthaus Dortmund und im Theater Dortmund bis einschließlich 15.
April  2020  keine  öffentlichen  Veranstaltungen  statt.  Konzerthaus-
Intendant Dr. Raphael von Hoensbroech und der Geschäftsführende Direktor
des  Theater  Dortmund  Tobias  Ehinger  unterstützen  diese  Vorgabe  und
bedauern zugleich, dass so viele erstklassige Konzerte und Vorstellungen
abgesagt werden müssen.

Alle Kunden, die von den Vorstellungsausfällen betroffen sind, werden
informiert. In den kommenden 14 Tagen arbeiten wir intensiv daran, für
die  ausgefallenen  Vorstellungen  Ersatztermine  zu  finden.  Die
Ticketingstellen  beider  Häuser  haben  weiterhin  geöffnet  und  der
Kartenverkauf  für  Veranstaltungen  nach  Ostern  läuft  weiter.  Das
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Restaurant  Stravinski  und  die  Klavier  &  Flügel  Galerie  Maiwald  am
Konzerthaus Dortmund bleiben ebenfalls bis auf weiteres geöffnet.

Das Konzerthaus Dortmund bietet für seine Eigenveranstaltungen folgende
Regelungen: Für Ersatztermine behalten Tickets ihre Gültigkeit. Sollten
Kunden  an  dem  neuen  Termin  verhindert  sein,  wenden  sie  sich  bitte
telefonisch an das Konzerthaus-Ticketing unter T 0231 – 22 696 200.
Sollte kein Ersatztermin gefunden werden, sendet das Konzerthaus an die
Kunden einen Gutschein über die Höhe des gezahlten Kartenpreises, der für
alle kommenden Veranstaltungen im Konzerthaus Dortmund einlösbar ist. Bei
weiteren Fragen zur Rückerstattung steht das Ticketing ebenfalls gerne
zur Verfügung. Für Partnerveranstaltungen können abweichende Regelungen
gelten.

Das Theater Dortmund bietet folgende Regelungen: Bei Nichtwahrnehmung des
Ersatztermins  können  die  Karten  vor  dem  jeweiligen  Ersatztermin
umgetauscht werden. Darüber hinaus bietet das Theater Dortmund folgende
Kulanzregelungen für die Kartenrücknahme an: Kunden können die für diesen
Zeitraum im Vorverkauf bereits erworbenen Karten bis Ende der Spielzeit
2019/20 im Kundencenter unter Vorlage der Originalkarten in spätere
Alternativvorstellungen eintauschen oder in Wertgutscheine umwandeln. Bei
Abonnentinnen  und  Abonnenten  können  die  Karten  in  Abo-Gutscheine
innerhalb der jeweiligen Sparte umgewandelt werden, die aus Kulanz auch
für  die  nächste  Spielzeit  einlösbar  sind.  Karten,  die  bei  externen
Vorverkaufsstellen erworben wurden, können nur an diesen zurückgegeben
werden. Für Rückfragen steht das Ticketing des Theater Dortmund unter der
Telefonnummer 0231 – 50 27 222 gerne zur Verfügung.

Wir stehen weiterhin in engem Kontakt mit den zuständigen Behörden und
informieren  auf  unseren  Websites  über  alle  weiteren  aktuellen
Entwicklungen, die den Spielbetrieb unserer Häuser betreffen.“

_________________________________________

Ausgewählte Ergänzungen (ohne jeden



Anspruch auf Vollständigkeit)
12. März:

Die  Dortmunder  Arbeitswelt-Ausstellung  DASA  hat  die  für
28./29.  März  geplante  „Maker  Faire  Ruhr“  abgesagt,  ein
Erfinder- und Mitmach-Festival, das im Vorjahr einige Tausend
Besucher(innen) mobilisiert hat. Nachtrag am 16. März: Die
DASA schließt jetzt bis auf Weiteres ganz.

Die in Dortmund ansässige Auslandsgesellschaft streicht bis
zum 15. April alle öffentlichen Veranstaltungen.

Das  Szenetheater  „Fletch  Bizzel“  folgt  dem  Beispiel  der
städtischen Kultureinrichtungen und sagt alle Veranstaltungen
bis Mitte April ab.

Auch  im  Fritz-Henßler-Haus  gibt  es  bis  Mitte  April  keine
öffentlichen Auftritte.

Im  Dortmunder  Literaturhaus  ist  ebenfalls  bis  15.  April
Veranstaltungs-Pause.

Die Messe „Creativa“ in den Dortmunder Westfalenhallen ist
gleichfalls abgesagt und auf Ende August verschoben worden.

13. März:

Theater Dortmund: Alle Sparten haben ihre Spielpläne für diese
und die kommende Saison gründlich umgeschichtet.

Schauspielhaus Bochum: Keine Veranstaltungen mehr (auch nicht
mit weniger als 100 Personen). Sämtliche Aufführungen fallen
aus – vorerst bis 19. April. Ähnliches gilt fürs Theater an
der  Ruhr  in  Mülheim,  fürs  Theater  Oberhausen  und  das
Westfälische  Landestheater  (WLT)  in  Castrop-Rauxel.

Der  Landschaftsverband  Westfalen-Lippe  (LWL)  streicht  alle
öffentlichen  Veranstaltungen  in  seinen  Einrichtungen  und
schließt  ab  morgen  (14.  März)  seine  insgesamt  18  Museen,



darunter das LWL-Museum für Kunst und Kultur in Münster, das
Westfälische Industriemuseum mit seiner Zentrale in Dortmund
(Zeche Zollern) und das LWL-Museum für Archäologie in Herne.

Das Duisburger Lehmbruck-Museum bleibt ab Samstag (14. März)
zunächst bis zum 19. April geschlossen.

Das Museum Folkwang in Essen und das Emil Schumacher Museum in
Hagen setzen alle Veranstaltungen bis auf Weiteres aus.

Die Kunstmesse Art Cologne (geplant für April) ist abgesagt
worden.

14. März:

Das „Dortmunder U“ und das Museum Ostwall (im „U“) haben alle
Veranstaltungen  gestrichen.  (Inzwischen  ist  das  Haus
geschlossen).

Dortmund:  Keinerlei  öffentliche
Veranstaltungen mehr
15. März:

In einer Sondersitzung hat der Verwaltungsvorstand der Stadt
Dortmund  gestern  beschlossen,  dass  ab  heute  (Sonntag,  15.
März) bis auf Weiteres keinerlei öffentliche Veranstaltungen
mehr stattfinden dürfen. Gaststätten und Restaurants dürfen
vorerst geöffnet bleiben.

Museen,  Bibliotheken  und
Sportstätten geschlossen
Der Krisenstab der Stadt Dortmund hat heute (Sonntag, 15.
März) getagt und angeordnet, Kultur- und Freizeiteinrichtungen
zu schließen. In diesem Sinne werden bis auf Weiteres die
städtischen  Museen,  die  VHS,  die  Bibliotheken  und  die



Musikschule sowie die städtischen Hallenbäder, Sporthallen und
Sportplätze geschlossen.

Siehe dazu auch: www.dortmund.de

16. März

Auch anderorts bleiben ab sofort die Museen geschlossen, so z.
B. in Essen (Folkwang), Bochum (Kunstmuseum) und Wuppertal
(Von der Heydt).

Das Frauenfilmfestival Dortmund/Köln fällt aus.

_______________________________

Aber machen wir’s kurz:

Jetzt sind alle Museen geschlossen.
Und  alle  Kinos  auch.  Und  alle
Bühnen.
________________________________

Weitere Nachträge/Aktualisierungen

24. März

Das Dortmunder Festival Klangvokal (geplant ab 17. Mai) musste
ebenfalls  abgesagt  werden.  Möglichkeiten  für  Nachholtermine
(September 2020 bis Juni 2021) werden derzeit geprüft. Das
zugehörige  Fest  der  Chöre  soll  vom  13.  Juni  auf  den  12.
September  verschoben  werden.  Einzelheiten:
www.klangvokal-dortmund.de

25. März

Die  Ruhrfestspiele,  die  vom  1.  Mai  bis  zum  13.  Juni  in
Recklinghausen  hätten  stattfinden  sollen,  sind  gleichfalls

http://www.dortmund.de


abgesagt.  Teile  des  geplanten  Programms  sollen  nach
Möglichkeit  im  Herbst  nachgeholt  werden.

Das Klavierfestival Ruhr, ursprünglich ab 21. April geplant,
soll nun erst am 18. Mai starten. Die vom 21. April bis 17.
Mai geplanten 23 Konzerte sollen nach den Sommerferien und im
Herbst nachgeholt werden.

Die Mülheimer Stücketage (geplant 16. Mai bis 6. Juni) sind
abgesagt worden.

27. März

Neuester Stand beim Klavierfestival Ruhr: Sämtliche bis Ende
Mai  geplanten  Konzerte  werden  auf  die  Zeit  nach  den
Sommerferien  bzw.  in  den  Herbst  2020  verlegt.  Der
Spielbetriebwird voraussichtlich erst Anfang Juni (Woche nach
Pfingsten)  beginnen.  Näheres  unter
www.klavierfestival.de/nachholtermine

________________________________

Nähere Infos auf den jeweiligen Homepages

 


