
Ein  äußerst  konservatives
Verständnis  von  Kunst  –
Sammlung  des  Bundes  zeigt
ihre Neuerwerbungen in Bonn
geschrieben von Rolf Pfeiffer | 16. Mai 2022

„Question #2: When Are We Right“ und „Question #2: When Are
We Wrong?“ von Isaac Chaong Wai (2021) (Foto: Mick Vincenz,
2022  ©  Kunst-  und  Ausstellungshalle  der  Bundesrepublik
Deutschland GmbH)

Und anschließend überlegt man, was wirklich überwältigend war.
Spontan eigentlich: Nichts. Oder vielleicht der große hölzerne
Guckkasten von Dirk-Dietrich Henning, in dem er in großer
räumlicher  Tiefe  Bildebenen  montiert  hat,  Ausgeschnittenes
überwiegend in Schwarzweiß, eine Fleißarbeit. Der französische
Titel ließe sich in etwa mit „Schwäche der Leichtgläubigen“
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übersetzen,  und  darunter  kann  man  sich  ja  eine  Menge
vorstellen. Große Holzkiste also, eindrucksvoll. Aber sonst?

Der Titel dieses Bildes gab
der  Kunstschau  den  Namen:
„Identität  nicht
nachgewiesen“ wurde, so der
Ausstellungskatalog,  einer
Frau  aus  Afrika  auf  den
Ablehnungsbescheid
gestempelt,  als  sie
versuchte, ein Bankkonto zu
eröffnen. (Bild: Bussaraporn
Thongchai,  Courtesy  the
artist, Sammlung des Bundes)

Soeben wurde besichtigt, was zwei Auswahlgremien in den Jahren
2017 bis 2021 für die Sammlung des Bundes vorwiegend wohl auf
Kunstmessen in Köln, Berlin und Basel zusammengekauft haben,
170  von  insgesamt  360  Arbeiten.  4,5  Millionen  wurden
ausgegeben,  was  nicht  zu  kritisieren  ist.  Doch  die  Kunst



selbst – oder sagen wir besser, der offenbar zugrundegelegte
Kunstbegriff  –  wirkt  doch  ausgesprochen  mager  und
ausschnitthaft. Kunst ist, daran läßt diese Kunstschau keinen
Zweifel, was man an die Wand hängen, auf die Erde stellen,
schlimmstenfalls  auf  die  Wand  projizieren  oder  über  einen
Fernsehbildschirm laufen lassen kann. Wand anmalen geht auch
noch.  Als  inhaltlichen  Anspruch  formuliert  Susanne  Kleine,
Kuratorin dieser Ausstellung, im Vorwort des Kataloges den
Anspruch, den man an die Werke stellte: „Diversität, Toleranz
und  gesellschaftliche  und  persönliche  Hinterfragungen  sind
Kriterien, nach denen die Werke ausgesucht worden sind“. Der
Souverän, repräsentiert durch die Auswahlkommission, mag es
demnach brav und handzahm.

Auch das könnte Kunst sein

Aber wenigstens fragen möchte man doch einmal, wo all die
anderen Kriterien geblieben sind, die spannende, berührende
Kunst ebenfalls ausmachen können -–Erotik beispielsweise, Wut,
Spontaneität, Provokation, vielleicht aber auch Verspieltheit
und Obsession, oder die Hingabe an Form und Material. Und
natürlich das, was ein verbaler Kriterienkatalog eben nicht
adäquat  beschreiben  kann,  was  ahnt  und  raunt  und  diffus
bleibt.



Zuzanna  Czebatul:
„Siegfried’s  Departure“
(2018)  (Foto:  CAC  Futura
Prag,  Zuzanna
Czebatul/Sammlung des Bundes)

Künstler und Werk

Der  Kunstbegriff,  auf  den  man  hier  stößt,  ist  extrem
konservativ. Er kennt nur die Spielpaarung Künstler und Werk,
gerade einmal Zweiergruppen sind im Teilnehmerverzeichnis noch
auszumachen. Längst jedoch, es genügt ein Blick in die nähere
Nachbarschaft,  gibt  es  eine  umfangreiche  Kunstproduktion
jenseits der hier übermäßig bemühten Schemata, die sich nicht
sonderlich  um  die  althergebrachten  Fachabteilungen  kümmert.
Man denke da beispielsweise an Künstlergruppen wie „Rimini
Protokoll“, der man mit Arbeiten wie „Urban Nature“ im Theater
ebenso  begegnen  kann  wie  im  Museum  oder  bei  einem
Musikfestival; oder an das „Zentrum für politische Schönheit“,
dessen gewiß nicht immer geschmackvolle Aktionen doch nicht



nur  politische  Demonstrationen  sind,  sondern  eben  auch
Hervorbringungen  mit  ästhetischen  Qualitäten.  Erinnert  sei
auch an das indonesische Künstlerkollektiv ruangrupa, das in
diesem Jahr die Documenta in Kassel kuratiert.

Die Rolle der Kuratoren

Hier wäre übrigens, ganz beiläufig, die Stelle, an der man
sich zudem über den Einfluß der Kuratoren auf Kunstproduktion
und –präsentation ein paar kritische Gedanken machen könnte,
aber das führte im Moment wohl zu weit. Gleichwohl: Müßte man
nicht auch für sie, die Kuratorinnen und Kuratoren, ein warmes
Plätzchen in der Bundeskunsthalle reservieren?

Bild  aus  der  Fotoserie  „The  Last  Drop  –
Indien,  Westbengalen“  von  Anja  Bohnhof
(2019) (Bild: © Anja Bohnhof/Sammlung des
Bundes)

Schließlich, und die Liste könnte durchaus noch länger werden,
fehlt das, was mit eher unklarer Kontur als Computerkunst
bezeichnet wird – mehr oder weniger geschickte Versuche, dem
monströsen Thema IT (oder in letzter Zeit, schlimmer noch: KI)
mit einer analog rezipierbaren künstlerischen Beschäftigung zu



begegnen.  Im  Dortmunder  Hartware  Medienkunstverein  im
Kulturzentrum  „U“,  dies  nur  am  Rande,  ist  in  einer  schön
zusammengestellten Ausstellung zu sehen, wie sich vorwiegend
jüngere  Künstlerinnen  und  Künstler  dem  Thema  annähern
(Besprechung in den Revierpassagen). Nicht jeder Versuch ist
Gold, doch schon der Versuch ist zu preisen. In Bonn gibt es
zu diesem Thema nur weißes Rauschen.

„Hochdrücken“  von  Kristina
Schmidt (2018) (Bild: © Kristina
Schmidt/Sammlung des Bundes)

Erwartet wird Haltung

„Es läßt sich beobachten, daß heute verstärkt Stimmen zu Wort
kommen,  Haltungen  sich  abzeichnen,  Persönlichkeiten
unterstützt werden, die sich besonders gut darauf verstehen,
das  fragile  System  unserer  Gesellschaft,  Demokratie  und
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unseres  Planeten  zu  durchleuchten“,  schreibt
Bundeskunsthallen-Intendantin  Eva  Kraus  im  Vorwort  zum
Katalog. Große Worte, kaum zu widerlegen. Aber natürlich läßt
sich dieser Trend eben deshalb beobachten, weil entsprechend
ausgesucht wurde. Blickt man auf den Kunstmarkt, wie er sich
beispielsweise in Versteigerungen darstellt, erhält man ein
gänzlich anderes Bild von Marktwert und Relevanz der Kunst –
übrigens auch im drei- oder vierstelligen Euro-Bereich.

Man vermißt die prominenten Zeitgenossen

Kuratorinnen und Kuratoren kamen in der ersten Auswahlperiode
vom Hamburger Bahnhof in Berlin, vom Kunstmuseum Stuttgart,
der  Kunsthalle  Bielefeld,  der  Insel  Hombroich  und  der
Bundeskunsthalle  selbst;  im  zweiten  Durchgang  von  den
Kunstsammlungen Chemnitz, dem Münchener Museum Brandhorst, dem
Kunstverein für Mecklenburg und Vorpommern in Schwerin, dem
Kunstverein  Braunschweig,  dem  Westfälischen  Kunstverein  in
Münster und der Städtischen Galerie im Münchener Lenbachhaus.
Die Künstler sind dem Verfasser dieser Zeilen mit zwei, drei
Ausnahmen unbekannt, und in 20 Jahren, so steht zu befürchten,
werden sie dem Großteil des Publikum immer noch unbekannt
sein. Warum gibt es in einer nationalen Kunstsammlung keinen
aktuellen Neo Rauch? Oder einen Jonathan Meese? Oder einen
anderen oder, nota bene, eine andere? Nur als Beispiel. Eine
„Sammlung des Bundes“, deren Name auch Anspruch wäre, sollte
über Werke der deutschen Künstlerprominenz verfügen können.

„Identität  nicht  nachgewiesen  –  Neuerwerbungen  der
Sammlung  zeitgenössischer  Kunst  der  Bundesrepublik
Deutschland“
Bundeskunsthalle Bonn
Bis 3. Oktober 2022
www.bundeskunsthalle.de

http://www.bundeskunsthalle.de


„Denken  ohne  Geländer“  –
ertragreiche  Berliner
Ausstellung  über  die
Philosophin Hannah Arendt und
das 20. Jahrhundert
geschrieben von Frank Dietschreit | 16. Mai 2022

Die große Denkerin, lesend und rauchend: Hannah Arendt
in  der  Wesleyan  University,  1961/62,  Middletown,
Connecticut.  (©  Middletown,  Connecticut,  Wesleyan
University Library, Special Collections & Archives)

Es  ist  ein  Höhepunkte  der  Medienkultur  der  frühen
Bundesrepublik  und  ein  Meilenstein  des  kritischen  Denkens.
Bisher hatte sich der legendäre politische Journalist Günter
Gaus in seiner ZDF-Gesprächsreihe „Zur Person“ nur politisch
mächtige Männer zum Diskurs eingeladen – Ludwig Erhard, Franz
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Josef Strauß, Willy Brandt. Jetzt, am 28. Oktober 1964, sitzt
ihm  die  einst  von  den  Nazis  aus  Deutschland  vertriebene
Philosophin Hannah Arendt gegenüber, die nach ihrer Flucht
über Frankreich in die USA gekommen ist und dort eine neue
Heimat gefunden hat.

Sie  hat  ein  epochales  Werk  über  „Elemente  und  Ursprünge
totaler  Herrschaft“  verfasst,  die  ideologischen  Verirrungen
und  politischen  Verwerfungen  von  Nationalsozialismus  und
Stalinismus gnadenlos analysiert, sich bei Linken und Rechten
unbeliebt gemacht. Sie besteht darauf, dass es wichtig ist,
komplizierte  Sachverhalte  nicht  nur  zu  beschreiben  und  zu
erklären, sondern – im Sinne von Immanuel Kant – kritisch zu
beurteilen. Auch auf die Gefahr hin, falsch zu liegen und
später alles noch einmal neu überdenken und neu  beurteilen zu
müssen. Hannah Arendt nennt das: „Denken ohne Geländer“. Und
genau  das  macht  sie  jetzt  in  dieser  Sternstunde  des
Fernsehens.

Nicht Dämonen haben gemordet

Während Hannah Arendt, zeitlos elegant gekleidet, genüsslich
an ihrer Zigarette zieht und druckreif redet, wird Günter Gaus
immer  schweigsamer,  begnügt  sich  mit  der  Rolle  des
beharrlichen Nachfragers. Seitdem Hannah Arendt als Reporterin
der  Zeitschrift  „The  New  Yorker“  den  Prozess  gegen  Adolf
Eichmann, den Organisator des Massenmordes an den europäischen
Juden, beobachtet und das Buch „Eichmann in Jerusalem. Ein
Bericht von der Banalität des Bösen“ verfasst hat, sieht sie
sich  Anfeindungen  ausgesetzt:  Sie  habe  das  Verhalten  der
jüdischen  Funktionäre  bei  der  Organisation  der  „Endlösung“
falsch dargestellt und die monströsen Verbrechen der Nazis
verharmlost. Dabei, und darauf beharrt sie im Gespräch mit
Gaus, geht es ihr um das genaue Gegenteil. Gerade in der
Banalität  eines  Mannes,  der  vom  normalen  Kleinbürger  zum
willigen Vollstrecker wird, liegt für Arendt das eigentlich
Erschreckende und Verstörende. Wer sich die Nazis nur als
entartete  Monster  vorstellt,  wird  nie  die  Frage  nach  der



eigenen Schuld stellen und in der Lage sein, die Vergangenheit
aufzuarbeiten. Nicht Dämonen haben gemordet, sondern Menschen.
Was geschah, kann wieder geschehen.

Wir sollen Stellung beziehen

Die verstörenden Auskünfte und umstrittenen Erkenntnisse der
Philosophin laufen im digitalen Zeitalter nicht nur als Video
bei YouTube und werden millionenfach abgerufen. Sie können
jetzt  auch,  auf  Bildschirmen  und  in  Hör-Stationen,  im
Deutschen Historischen Museum Berlin begutachtet, diskutiert
und beurteilt werden. Denn die Ausstellung über „Hannah Arendt
und  das  20.  Jahrhundert“  will  nicht  Leben  und  Werk  der
geistreichen Denkerin einfach nur nacherzählen, sondern den
Besucher ermuntern, Stellung zu beziehen, sich ein Urteil zu
bilden.



Hannah Arendt an der University of Chicago,
1966.  (©  Art  Resource,  New  York,  Hannah
Arendt Bluecher Literary Trust)

Präsentiert  werden  hunderte  Objekte,  Bücher,  Manuskripte,
Notizen, Fotos, die immer aufs Neue bezeugen, dass Hannah
Arendt sich als permanente Grenzgängerin verstand, die keine
Angst  hatte,  im  Widerspruch  zur  herrschenden  Meinung  zu
stehen.  Sie  vertrat  nie  eine  Denkschule  und  war  nie
Parteigängerin  einer  Ideologie.  Wenn  sie  mit  ihren
Definitionen von „totaler Herrschaft“ und der „Banalität des
Bösen“  aneckte,  war  ihr  das  gerade  recht.  Wenn  sie,  als
verfolgte  Jüdin,  sich  kritisch  mit  dem  Zionismus
auseinandersetzte,  hatte  das  Gewicht.
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Rassismus, Studentenbewegung, Feminismus

Mit  zahllosen  Dokumenten  werden  die  von  ihr  angezettelten
Kontroversen  dokumentiert.  Natürlich  auch  ihre  kritischen
Kommentare zum alltäglichen Rassismus in den USA, dem Land,
das sie liebte und dessen Demokratie sie schätzte. Ihre Sicht
auf die Studentenbewegung wird erläutert und gezeigt, dass sie
die französischen 68er wegen ihrer anarchischen Radikalität
schätzte, die deutschen Rebellen aber als viel zu dogmatisch
empfand.

Mit dem Feminismus, auch das sieht man in der Ausstellung,
konnte die Philosophin nie viel anfangen. Dass sie beharrlich
für ihre Rechte kämpfen konnte, belegen die Dokumente, mit
denen  sie  im  Wiedergutmachungsverfahren  vor  dem
Bundesverfassungsgericht  den  Anspruch  auf  eine  entgangenen
Beamtenpension geltend machte und die so genannte „Lex Arendt“
erstritt: Aufgrund ihrer Flucht aus Deutschland hatte Arendt
ihre  Studie  über  Rahel  Varnhagen  nicht  mehr  mit  einem
Habilitationsverfahren  abschließen  können.  Das  Gericht
entschied  1966,  die  Studie  nachträglich  als  Habilitation
anzuerkennen.

Heidegger und andere Freundschaften

Auch das Private kommt, ohne voyeuristisch zu wirken, zum
Vorschein.  Nicht  unerwähnt  bleibt,  dass  sie  (als  junge
Studentin) die Geliebte ihres Professors, Martin Heidegger,
war,  sich  zwar  von  seiner  späteren  Nazi-Sympathie
distanzierte,  mit  ihm  aber  auch  nach  dem  Krieg  noch
korrespondierte und ihn wieder sah. Hannah Arendt hatte, wie
Hans Jonas einmal sagte, eine „Genie für Freundschaften“ und
lud alte Weggefährten und Bekannte immer wieder zu sich ein,
wenn sie den Sommer in Tegna (Schweiz) verbrachte. Bei einem
Besuch einer Freundin in Münchner kaufte sie sich 1961 eine
kleine „Minox“, die als „Spionage-Kamera“ bekannt war, trug
sie immer bei sich und fotografierte fortan damit bei jeder
Gelegenheit Freunde, Kollegen, Bekannte. Viele dieser privaten



Fotos sind jetzt im Museum zu sehen. Genauso wie einige ihrer
Utensilien,  ohne  die  sie  selten  aus  dem  Haus  ging.
Aktentasche,  Pelzcape,  Zigarettenetui,  auch  die  goldene
Brosche mit Brillanten und Perlmutt (die sie auch beim TV-
Interview mit Gaus trug).

Ohne Hannah Arendt sei das 20. Jahrhundert eigentlich gar
nicht zu verstehen, hat der Schriftsteller Amos Elon einmal
gesagt. Wem das aber alles zu viel und zu verwirrend ist, dem
sei der zur Ausstellung erschienene Begleitband empfohlen. Er
versammelt 19 Essays und ordnet Leben und Werk von Hannah
Arendt  im  historischen  und  politischen  Kontext.  Eine
intellektuelle Fundgrube, bestückt mit einigen Dokumenten und
Fotos, die auch im Museum auftauchen. Ein Buch zum Lesen und
Denken, ganz ohne Geländer.

Deutsches Historisches Museum, Hinter dem Gießhaus 3, Pei-Bau,
10117 Berlin. Bis 18. Oktober, Fr – Mi 10-18 Uhr, Do 10-20
Uhr.

Besuch nur mit Voranmeldung online unter www.dhm.de Es gelten
die üblichen Abstands- und Hygieneregeln. Das Tragen einer
Mund-Nase-Maske ist Pflicht.

Begleitband: „Hannah Arendt und das 20. Jahrhundert“ (Hrsg. 
Doris Blume, Monika Boll, Raphael Gross), Piper Verlag, 288
S., 20 Euro.

Bilanz  mit  Mut  zur  Lücke:
Viel  Eigenlob  für  „Pink
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Floyd“-Ausstellung – doch die
Besucherzahl  bleibt  ein
Geheimnis…
geschrieben von Bernd Berke | 16. Mai 2022

Das  „Dortmunder  U“  am  14.  September  2018,  dem
Eröffnungstag der jetzt beendeten „Pink Floyd“-Schau.
(Foto: Bernd Berke)

Mit  der  „Pink  Floyd“-Ausstellung  (Untertitel  „Their  Mortal
Remains“) wollte man im „Dortmunder U“ das ganz große Rad
drehen.  Am  letzten  Sonntag,  10.  Februar,  ist  die  mächtig
beredete  und  beworbene  Schau  nach  fünf  Monaten  zu  Ende
gegangen.  Also  war  man  gespannt,  welche  Besucherzahl  am
Schluss vermeldet werden würde. War die (sicherlich mindestens
angepeilte)  magische  Marke  von  100.000  erreicht  oder
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übertroffen worden? Hatte man gar die insgeheim erträumten
130.000 bis 150.000 geschafft?

Und  tatsächlich:  Gleich  montags  wurde  für  heute  zur
bilanzierenden Nachbereitungs-Pressekonferenz eingeladen – mit
dieser  ausdrücklichen  Zusicherung:  „Wir  möchten  Ihnen  die
Besucherzahlen  (…)  gerne  vorstellen…“  Prima.  Als  wenn  ich
etwas  geahnt  hätte:  Den  Termin  habe  ich  nicht  selbst
wahrgenommen, sondern mich auf die städtische Pressemitteilung
verlassen.

Und? Sag schon! Wie viele Besucher waren es denn nun? Keine
Ahnung.  Zwar  hat  die  besagte  Pressekonferenz  heute
stattgefunden,  doch  eine  konkrete  Besucherzahl  wurde  eben
nicht  verraten.  Die  Schau  habe  „Zehntausende  Menschen“
angelockt.  Das  könnten  20.000  oder  60.000  sein.
Beispielsweise.  Wirklich  seltsam,  diese  auffällige
Zurückhaltung.  Ist  die  Wahrheit  etwa  unangenehm?  Ansonsten
hieß es, es sei nach verhaltenem Beginn immer besser gelaufen.
Gegen Schluss habe es lange Warteschlangen gegeben.

Aber wer braucht denn auch schnöde Besucherzahlen? Höchstens
so ein paar neugierige Journalisten. Die Ausstellung und ihre
Effekte konnten ja auch so über den grünen Klee gelobt werden.
Stadtdirektor Jörg Stüdemann (in Personalunion Kulturdezernent
und Stadtkämmerer) und Edwin Jacobs, Direktor des „Dortmunder
U“, führten einige Punkte auf, die wohl nicht von der Hand zu
weisen sind. Stichwortartig zusammengefasst:

Das  „Dortmunder  U“  sei  landes-  und  bundesweit  als
Ausstellungsort  ins  Bewusstsein  gerückt,  und  zwar
sozusagen „mit einem Knall“ (Jacobs).
Erhoffte, vielleicht auch wahrscheinliche Folgewirkung:
Man  werde  bei  Verhandlungen  im  Vorfeld  künftiger
Ausstellungen in einer deutlich besseren Position sein.
Laut Besucherbefragung waren satte 97 Prozent mit der
Schau zufrieden oder sehr zufrieden. Das wäre als Wahl-
oder  Abstimmungsergebnis  schon  beinahe  unheimlich.  Je



etwa  ein  Drittel  der  Leute  kam  a)  aus  Dortmund/dem
Ruhrgebiet,  b)  dem  Rest  des  Landes  NRW  und  c)  aus
anderen Bundesländern.
Organisation  und  Logistik  hätten  den  Härtetest
bestanden,  es  seien  dabei  viele  neue  Erkenntnisse
gewonnen worden.

Alles gut und schön. Aber eine klitzekleine Frage hätten wir
dann doch noch – auch, wenn es nervt: Wie viele Besucherinnen
und Besucher hat die Ausstellung eigentlich gehabt?

___________________________________________

Nachtrag am 15. Februar 2019:

Selbstverständlich  geht  es  nicht  nur  um  die  bloße
Besucher(innen)zahl,  sondern  im  Gefolge  um  handfeste
Finanzfragen. Das ohnehin – Achtung, Modewort – „eingepreiste“
und dem Rat genannte städtische Finanzrisiko von 1 Million
Euro dürfte spürbar überschritten werden. Das berichten u. a.
dpa und die Ruhrnachrichten.

Vielleicht  haben  ja  doch  die  recht  hohen  Eintrittspreise
manche  Leute  vom  Besuch  der  Ausstellung  abgehalten?  Der
„krumme“ Normalpreis via Eventim betrug immerhin 29,76 Euro.
Eine darauf abzielende Frage hatte „U“-Chef Edwin Jacobs bei
der Eröffnungs-Pressekonferenz u. a. mit dem Hinweis auf die
ungleich höheren Preise für Konzert-Eintrittskarten gekontert.

Ohne es den jetzigen Akteuren anlasten oder einen direkten
Bezug herstellen zu wollen: Die Besucherzählung der Dortmunder
Kulturbetriebe fürs „Dortmunder U“ war jedenfalls schon vor
Jahren durch eine gewisse Eigenwilligkeit aufgefallen – dazu
hier ein Bericht von 2016.

https://www.wr.de/staedte/dortmund/leere-im-dortmunder-u-vor-ort-aber-viele-besuche-in-der-statistik-id12353195.html


Panorama  europäischer
Baukultur:  Diözesanmuseum
Paderborn zeigt herausragende
Gotik-Ausstellung
geschrieben von Werner Häußner | 16. Mai 2022

Das Diözesanmuseum Paderborn zeigt eine große Gotik-
Ausstellung. Hier der Eingangsbereich der Schau. (Foto:
Werner Häußner)

Von Licht und Farbe durchflutete Räume, himmelwärts gelenkter
Blick,  filigrane,  schwerelose  Architektur:  Die  gotische
Kathedrale fasziniert bis heute Betrachter und Besucher; die
Interpretation  dieses  so  revolutionär  scheinenden  Baustils
füllt Bände. Die gotische Kathedrale, deren Entwicklung Ende
des  12.  Jahrhunderts  beginnt,  ist  zum  Inbegriff
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„mittelalterlicher“  Architektur  geworden  und  hat  in  der
Kulturgeschichte  vielfältige  Deutungen  erfahren.  Eine  große
Ausstellung  widmet  sich  nun  in  Paderborn  einem  markanten
Beispiel für diese Epoche.

Das Erzbischöfliche Diözesanmuseum stellt bis 13. Januar 2019
den Paderborner Dom in den Zusammenhang der Baukultur des 13.
Jahrhunderts  in  Europa.  170  Leihgaben  aus  80  renommierten
europäischen Museen stellen Verbindungen her – zwischen der
gotischen  Baukunst  Frankreichs  und  Westfalens  ebenso  wie
zwischen dem Paderborner Bau und den geistig-theologischen,
gesellschaftlichen  und  wirtschaftlichen  Aufbrüchen  im
„Jahrhundert der Kathedralen“.

Anlass für die Ausstellung ist das Jubiläum der Weihe des
hochromanischen  Doms,  den  Bischof  Imad  vor  950  Jahren
errichten ließ. Dessen Nachfolgerbau, der heute zu sehen ist,
bezieht sich in seinen Dimensionen auf den Imad-Dom und betont
damit die Kontinuität, obwohl der gotische Bau, so das Vorwort
des voluminösen Ausstellungskatalogs, der erste Dom war, der
nicht  „aus  Anlass  der  Zerstörung  des  Vorgängers  erfolgte,
sondern aus einem bewusst gefassten Entschluss, eine größere
und modernere, d.h. gotische Kathedrale zu errichten“.

Zentrales „Ausstellungsstück“ ist der heutige Dom selbst. An
ihm lassen sich die innovative Architektur- und Formensprache
ablesen, die um 1215 unter direktem französischem Einfluss in
Paderborn  zu  einem  modernen  Bau  führte,  der  regionale
spätromanische  Traditionen  selbstbewusst  mit  der  neuen
Formensprache  verbunden  hat.  Dies  sei,  wie  Museumsdirektor
Christoph Stiegemann betonte, kein Zeichen von Provinzialität.
Heute sehe die Forschung das Eigenständige der westfälischen
Gotik nicht als Mangel, sondern als bewusste Entscheidung,
gotische  Formen  in  spätromanische  Architekturkonzepte
umzuschmelzen.

Älteste erhaltene Architekturzeichnungen

http://www.dioezesanmuseum-paderborn.de/gotik


Wie  war  es  möglich,  Formen  der  französischen  Gotik
aufzugreifen  und  der  heimischen  Bautradition  anzupassen?
Darauf  antwortet  eines  der  herausragenden  Stücke  der
Ausstellung:  Die  Reimser  Palimpseste  stehen  als  älteste
erhaltene  Architekturzeichnungen  für  ein  Medium,  das  in
wenigen  Jahrzehnten  sämtliche  Bau-  und  Planungsverfahren
revolutionierte.  Nun  konnten  die  Bauleute  komplexe
geometrische  Architekturformen  konzipieren  und  weiträumig
kommunizieren. Die Zeichnungen machten die Formen skalierbar:
Es entstand Architektur en miniature; gotische Formelemente
ließen  sich  auf  kunstvolle  Goldschmiedearbeiten,
Elfenbeinschnitzereien  oder  Reliquiare  anwenden.  In  der
Ausstellung steht für solche gestalterische Möglichkeiten das
einzigartige Heiliggrabreliquiar aus dem Schatz der Kathedrale
von  Pamplona,  das  bisher  noch  nie  in  Deutschland  gezeigt
wurde;  ebenso  die  originalen  Fragmente  des  im  Zweiten
Weltkrieg  zerstörten  Schreins  der  heiligen  Gertrud  von
Nivelles.



Die  Momumentalskulpturen  am
Hauptportal  des  Paderborner
Domes.  (Foto:  Werner  Häußner)

Die Ausstellung verdeutlicht auch, dass die Gotik „mit einer
völlig neuen Wirklichkeitserfahrung“ (Stiegemann) einhergeht.
Sehen und Schauen als wesentliche Träger von Erfahrung spielen
dabei ebenso eine Rolle wie die beginnende Individualisierung
des  Menschen,  die  sich  in  der  Konzeption  etwa  von
Heiligenfiguren  ablesen  lässt.  Der  berühmte  „Kopf  mit  der
Binde“ des Naumburger Meisters, eine der 15 herausragenden
Leihgaben aus dem Bischöflichen Dom- und Diözesanmuseum Mainz,
zeigt  lebensnahe  Mimik:  Das  um  1240  entstandene  steinerne
Antlitz lässt sich als verhaltenes Lächeln, aber auch als
wehmütiger Blick deuten und gibt der Bedeutungsforschung bis



heute Rätsel auf.

Anders der Ausdruck des Engels aus dem Pariser Louvre: Sein
entspanntes Lächeln vermittelt einen Eindruck von ruhevoller
Heiterkeit, ohne einen Zug ins jenseitig Verklärte anzunehmen.
Auch die monumentalen Apostel am Hauptportal des Paderborner
Doms  nehmen  die  Züge  der  neuen  Individualität  und  einen
emotionalen  Ausdruck  an.  Sie  treten  dem  Betrachter
überlebensgroß als Person, nicht mehr nur als Repräsentanten
einer Idee entgegen, wurzeln aber in ihrer Gestaltung aus der
Fläche noch in älteren Traditionen: auch sie ein Beispiel
selbstbewusster Eigenständigkeit.

Stein  und  Holz  werden  nebeneinander  verwendet,  da  die
Farbfassung das Material der Skulpturen verborgen hat. Eine
jüngst  durchgeführte  dendrochronologische  Untersuchung  hat
ergeben,  dass  die  Eiche,  aus  der  die  beiden  Figuren  der
Bistumspatrone  Kilian  und  Liborius  über  den  Portaltüren
geschnitzt wurden, zwischen 1212 und 1224 gefällt wurde – ein
wichtiges Datum für die ansonsten quellenmäßig nur dürftig
abgedeckte Baugeschichte des gotischen Doms.

Projektleiterin Petra Koch-Lütke Westhues hat die Schau in
sechs Stationen aufgeteilt. Sie beginnt mit dem Vorgängerbau,
dem 1068 fertiggestellten romanischen Dom von Bischof Imad.
Die Wandlungen von der ältesten Paderborner Bistumskirche aus
der  Zeit  Karls  des  Großen  bis  hin  zum  heutigen  Dombau
veranschaulichen  dreidimensionale  Animationen.  In  den  Blick
rücken  die  baufreudigen  Oberhirten  aus  der  einflussreichen
Familie Bernhards II. zur Lippe. Veranschaulicht werden die
technischen Innovationen, die den Bau der Kathedralen erst
ermöglichten,  und  die  rationalisierten  Abläufe  an  der
Großbaustelle mit der Organisation der verschiedenen Gewerke.

Für die Liturgie der Zeit und die Funktion der Kathedrale als
Haus  Gottes,  für  das  Wechselspiel  zwischen  öffentlich-
repräsentativer Feier der Eucharistie und privater Frömmigkeit
stehen  exemplarische  Leihgaben,  aber  auch  die  digitale



Rekonstruktion des im 17. Jahrhundert abgebrochenen gotischen
Lettners des Paderborner Doms. Eines der Kunstwerke ist ein um
1250  entstandenes  Elfenbeindiptychon  aus  dem  Museum  für
byzantinische  Kunst  in  Berlin  mit  Szenen  aus  Passion  und
Auferstehung  Jesu  Christi;  ein  anderes  ist  die  erlesene
Goldschmiedearbeit  aus  der  Domschatzkammer  Essen,  das
Armreliquiar des heiligen Cosmas. Dieses Stück in Form eines
silbernen  Arms  trägt  auf  den  Spitzen  der  Finger  einer
eleganten Hand ein Türmchen mit gotischen Zierformen. Die um
1300  entstandene  Kostbarkeit  belegt,  wie  gotische
Architekturelemente als Dekor in zum Teil winzigen Maßstäben
in die Kunst übertragen wurden.

Doch die gotische Kathedrale war nicht nur steingewordenes
Zeugnis des Glaubens und Abbild des himmlischen Jerusalem. Ein
pointierter Katalogbeitrag von Bruno Klein verdeutlicht, in
welch komplexe Deutungszusammenhänge die gotische Kathedrale
im Lauf der Jahrhunderte eingebunden war. Er geht auch auf
ihre  Funktion  im  Rahmen  der  erblühenden  städtischen
Gesellschaften  ein,  in  der  sie  eine  dynamische  Rolle  als
„Projektionsfläche  besonders  vieler  und  keineswegs
einheitlicher Erwartungen“ fungierte. Darin sieht Klein den
eigentlichen  Grund  für  die  Entwicklung  dieses  markanten
Bautyps.

Die Dombauten als große Gemeinschaftsleistungen erfüllten eine
aktive  Funktion  in  religiösen,  sozialen,  politischen  und
künstlerischen Aushandlungsprozessen – und ihre Zeit ging, so
die  These,  zu  Ende,  als  sich  die  Gesellschaften  zu  weit
ausdifferenzierten und „ein einzelnes Bauwerk nicht mehr die
Interessen  aller  zum  Ausdruck  zu  bringen  vermochte“.  Ein
Aspekt,  den  eine  Ausstellung  nur  sehr  abstrakt  darstellen
kann, der aber in der Betrachtung der gezeigten Kunstwerke
nicht aus dem Blick geraten sollte.

„Gotik.  Der  Paderborner  Dom  und  die  Baukultur  des  13.
Jahrhunderts  in  Europa“.  Bis  13.  Januar  2019  im
Erzbischöflichen Diözesanmuseum Paderborn. Geöffnet Dienstag



bis Sonntag von 10 bis 18 Uhr. Der Eintritt kostet neun,
ermäßigt  sechs  Euro.  Der  Katalog  mit  800  Seiten  und  740
Abbildungen  kostet  in  der  Ausstellung  39,95  Euro.  Info:
www.dioezesanmuseum-paderborn.de/gotik

 

Wie entsteht eigentlich eine
Ausstellung?  Wuppertaler
Museum  gibt  hochinteressante
Einblicke
geschrieben von Bernd Berke | 16. Mai 2022

Man  wird  ihn  vermissen:  Wuppertals  scheidender
Museumsdirektor  Gerhard  Finckh  hinter  seinem

http://www.dioezesanmuseum-paderborn.de/gotik
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(arrangierten)  Schreibtisch,  der  diesmal  zum
Ausstellungsstück  geworden  ist.  Im  Hintergrund:
Zeugnisse der Bürokratie und Fotoschnipsel der Exponate.
(Foto: Bernd Berke)

Seltsame  Ausstellung!  Da  findet  man  etliche  unausgepackte
Bilderkisten, hie und da liegen Sägespäne auf dem ansonsten
sorgsam gereinigten Museumsboden. Als Besucher kommt man zudem
an  einem  unaufgeräumten  Schreibtisch  (Stichwort  „kreatives
Chaos“) vorbei – und in einem Raum lehnen leere Bilderrahmen
an  den  Wänden.  Nanu?  Sind  die  Museumsleute  nicht  fertig
geworden?

Nun, es ist nur die eine Seite dieser Schau, mit der es eine
spezielle,  hochinteressante  Bewandtnis  hat.  Die  andere  ist
durchaus von gewohnter Opulenz und zeigt vielfach famose Kunst
aus  den  reichen  Beständen  des  Wuppertaler  Von  der  Heydt-
Museums. Anhand von herausragenden Beispielen aus der eigenen
Sammlung, aber eben auch mit zwangsläufig eher schmucklosen
Blicken hinter die Kulissen des Hauses führt das Museum vor,
wie eigentlich eine Ausstellung entsteht.

Pablo  Picasso:  „Liegender
Frauenakt  mit  Katze“,  1964
(Succession  Picasso  /  Von
der  Heydt-Museum,  Wuppertal
/  ©  VG  Bild-Kunst,  Bonn
2018)

Da  schau  her!  Ich  kann  mich  nicht  entsinnen,  schon  etwas
Vergleichbares zum Hintergrund des Metiers gesehen zu haben

https://www.revierpassagen.de/80612/wie-entsteht-eigentlich-eine-ausstellung-wuppertaler-museum-gibt-hochinteressante-einblicke/20181005_2105/picasso_ligender_frauenakt_mit_katze_presse


wie in „Blockbuster – Museum“. Dieser nicht allzu glücklich
gewählte  Titel  ist  gewiss  eine  ironische  Anspielung  auf
Erwartungen, die etwa von Städten an Museen gerichtet werden.
Die Häuser sollen gefälligst immerzu Events produzieren und
damit Hunderttausende anlocken. Oft genug gelingt es ja auch.

Abschied von Gerhard Finckh

Gerhard Finckh scheidet mit dieser originellen Unternehmung
als  Direktor  des  Von  der  Heydt-Museums,  das  er  seit  2006
geleitet hat. Zum Abschied lässt er sich (und anderen Leuten
vom Fach) ein wenig in die Karten schauen. Ein Plakat über dem
Entree der Schau zeigt ihn selbst als Eineinhalbjährigen, der
mit Klötzchen quasi seine eigene Welt baut. So früh hat es
also  angefangen?  Finckh  hält  dafür,  dass  es  auch  für
Ausstellungsmacher darum gehe, vorhandene Dinge zu sortieren
und zu ordnen.

Claude Monet: „Blick auf das
Meer“, 1888 (Von der Heydt-
Museum, Wuppertal)

Diese doppelgesichtige Ausstellung ergeht sich nicht nur in
Kulissenschieberei, sondern hat – wie gesagt – ihre sinnlichen
Schauwerte,  die  sich  in  130  Arbeiten  aus  Eigenbesitz
verwirklichen. Da sieht man etwa einen großartigen Raum mit
Bildern von Max Beckmann. Man begegnet grandiosen Werken von
Claude Monet, Otto Dix, Pablo Picasso, Francis Bacon oder

https://www.revierpassagen.de/80612/wie-entsteht-eigentlich-eine-ausstellung-wuppertaler-museum-gibt-hochinteressante-einblicke/20181005_2105/monet_02_presse


Gerhard Richter; um nur einige zu nennen. Das Wuppertaler Haus
kann aus einem Fundus von allein rund 3000 Gemälden schöpfen,
hier sieht man einige der wohl allerbesten. Und sie dienen
nicht bloß zur Illustration von Thesen, sondern sind in ihrem
ästhetischen Eigenwert präsent.

Erste Ideen beim Wein mit Freunden

Nun jedoch zum nicht nur heimlichen Hauptthema, dem Wachsen
und Werden eines musealen Projekts. Nüchterne Feststellung: Wo
eine Ausstellung hinkommen soll, muss zunächst die vorherige
abgehängt,  weggestellt,  ins  Depot  gebracht  und/oder  an
Leihgeber  zurückgeschickt  werden.  Welche  Unordnung  dabei
vorübergehend im Museum entsteht, lassen rabiate Abrissspuren
einer einzigen Stellwand ahnen. Ein Tisch mit Weinflaschen
steht sodann für allererste Ideen zu einem neuen Projekt, die
(wie Finckh glaubhaft versichert) unter Kunstexperten nicht
selten  beim  Plaudern  in  gemütlicher  Freundes-  und
Kollegenrunde aufkommen – oder z. B. auch im Urlaub, wenn sie
sinnend aufs Meer blicken und plötzlich eine Eingebung haben…

Die  anfangs  keimenden  Einfälle  übertreffen  womöglich  schon
jede  spätere  Realisierung,  welche  allzu  oft  mit  realen
Hindernissen zu kämpfen hat. Darauf deutet jedenfalls eine
Wandaufschrift  mit  Hölderlins  berühmten  Worten  aus  dem
„Hyperion“ hin: „O ein Gott ist der Mensch, wenn er träumt,
ein Bettler, wenn er nachdenkt…“ Am Schluss des Rundgangs wird
man  mit  einem  weiteren,  nicht  minder  berühmten  Zitat
Hölderlins  verabschiedet:  „Komm!  ins  Offene,  Freund!“   Da
schreitet man doch schließlich ganz anders aus dem Institut
heraus.



Raumaufnahme der Ausstellung
„Blockbuster – Museum“: Die
Rahmen auf dem Boden sollen
verdeutlichen,  dass  eine
Bildwirkung  eben  auch  von
der Rahmung abhängt. (Foto:
Antje Zeis-Loi/Medienzentrum
Wuppertal)

Doch zunächst geht es auf den Parcours und an die eigentliche
Umsetzung einer Ausstellung. Der erwähnte Chaos-Schreibtisch
gehört  dem  verantwortlichen  Kurator,  in  diesem  Falle  also
Gerhard  Finckh.  Dahinter  hängen  als  kleine,  jederzeit
verschiebbare  Foto-Bilderschnipsel  die  Werke,  die  just  in
dieser Schau zu sehen sind.

Klima- und Sicherheits-Fragen

An einer weiteren Wand finden sich beispielhafte Briefe, mit
denen  andere  Museen  oder  auch  Privatbesitzer  um  Leihgaben
gebeten werden. Natürlich nicht einfach so (da könnte ja jeder
kommen!),  sondern  mit  peniblen  Angaben  zu  klimatischen
Bedingungen, Wachpersonal, Alarm rund um die Uhr und sonstigen
Sicherheits-Aspekten.  Bild  für  Bild  ein  oft  langwieriger
bürokratischer Vorgang, von dem Museumsbesucher keine Notiz
nehmen.  Schon  zu  Beginn  der  Bildersuche  sind  ja
Werkverzeichnisse  und  sonstige  Bücher  durchforstet  worden.
Bereits  die  hauseigene  Bibliothek  umfasst  immerhin  etwa
100.000 Bände.
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Nicht jedes Kunstwerk ist in gutem Zustand. Manche Bilder oder
Skulpturen müssen vor der Präsentation gründlich ausgebessert
werden. Auch in eine Restaurierungswerkstatt bekommt man hier
Einblick. Man lernt: Vor einer Ausstellung, erst recht vor
einem  Leihvorgang  muss  der  Zustand  aller  Exponate  exakt
protokolliert  werden,  sozusagen  bis  zum  haarfeinen
Kratzerchen.  Damit  nachher  keine  Klagen  kommen…

Für den Kulturtourismus: Erste Flyer schon zwei Jahre vorher

Und so geht es nach und nach um gar viele Wechselfälle im
Museums-  und  Kunstbetrieb  –  von  den  leidigen  Finanzen
(einschlägige städtische Haushalts-Aufstellungen als Exponate)
über die „Pflege“ von Mäzenen und Sponsoren (Finckh: „Viele
Abendessen  mit  reichen  Leuten“),  um  die  Presse-  und
Öffentlichkeitsarbeit, um die ersten Flyer, die schon rund
zwei  Jahre  vor  einer  Schau  herauskommen,  damit  z.  B.  bei
Busunternehmen  kulturtouristische  Früh-  und  Langzeitwirkung
erzielt wird. Apropos Finanzen: Ursprünglich wollte Gerhard
Finckh eine Kunstausstellung übers 18. Jahrhundert, also die
Zeit  der  Aufklärung  in  Frankreich  gestalten.  Die
Vorbereitungen waren schon weit gediehen, da musste sie aus
Finanzgründen (es fehlten rund 200.000 Euro) abgesagt werden.
Allein  schon  all  die  bedauernden  Absagen  an  Leihgeber  zu
schreiben…
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Gerhard Richter: „Scheich
mit Frau“, 1966 (Von der
Heydt-Museum, Wuppertal)

Nur scheinbar banal oder nebensächlich sind auch Fragen der
Rahmung, Beleuchtung und Beschriftung. Selbst die Wahl der
Wandfarbe,  die  erst  einmal  probehalber  aufgetragen  wird,
spielt eine gebührende Rolle. Da stehen ein paar Farbeimer
herum und mehrere Bilder sind testhalber von verschiedenen
Farben hinterfangen. Passt der Farbton zu den Bildern, nimmt
er etwas von der Wirkung oder unterstützt er sie dezent? Da
kann man jeweils lange diskutieren. Finckh glaubt übrigens,
dass inzwischen nahezu 50 Farbschichten auf den Wänden sein
müssten.  Wenn  die  eines  Tages  abblättern,  wird’s
problematisch.

Ungeahnter Arbeitsaufwand

Und überhaupt: Wie eigentlich bei jeder Tätigkeit, von der man
Näheres erfährt, staunt man über den immensen Arbeitsaufwand,
der hinter all dem steckt. Insgesamt hat das Von der Heydt-
Museum in allen Abteilungen zwar fast 200 Mitarbeiter(innen),
darunter viele Ehrenamtliche, doch das Kuratorenteam besteht
gerade mal aus drei Frauen und einem Mann, die stets mehrere
Ausstellungen parallel planen. Man ahnt, dass sie mehr als
genug zu tun haben.

In einem Raum wird eine besondere Zusatz-Arbeit skizziert,
nämlich die manchmal ungemein aufwendige Forschung in Sachen
Restitution, die selbstverständlich eine Pflichtaufgabe ist.
Dabei geht es vornehmlich um die Rückgabe von Werken, die
jüdischen Bürgern zur NS-Zeit unrechtmäßig weggenommen wurden.
Die genaue Klärung eines Sachverhalts ist mitunter dermaßen
kompliziert,  dass  die  Dokumentation  für  ein  einziges  Bild
Jahre dauert und viele Aktenordner füllt.

Was darf ein Museum zeigen – und was nicht?



Zwischendurch haben wir durch eigens geöffnete Ausgucke ins
Depot und in die Klimaschächte schauen dürfen, da geht es
unversehens auch noch um Politik und Ethik. Schwierige Frage:
Was darf ein Museum zeigen und was nicht? Beispielsweise eine
Porträtskulptur von Adolf Hitler, erstellt vom berüchtigten
NS-Bildhauer Arno Breker, einem gebürtigen Wuppertaler?

Von  einer  Kriegsgranate
durchlöchert  und  bewusst
achtlos hingelegt: Hitler-
Kopf  des  NS-Bildhauers
Arno  Breker.  Im
Hintergrund  ein  Gemälde
von  Karl  Hofer.  (Foto:
Bernd  Berke)

Man  zeigt  ein  solches  Machwerk  tatsächlich,  freilich  mit
deutlich  distanzierendem  Gestus,  der  angemessen  ist.  Der
symbolträchtig  von  einer  Kriegsgranate  getroffene  und
großflächig durchlöcherte Kopf liegt fast wie ein vergessenes
Objekt herum. Auch ist er von Kunst aus aufrechtem Geiste
umgeben und somit konterkariert. Mag sein, dass man ihn auf
solche Weise zeigen darf. Und möglichst nur auf solche Weise.

Doch schon stellt sich die nächste, ganz anders gelagerte

https://www.revierpassagen.de/80612/wie-entsteht-eigentlich-eine-ausstellung-wuppertaler-museum-gibt-hochinteressante-einblicke/20181005_2105/img_2276


Frage: Ist Martin Kippenbergers gekreuzigter Frosch dort oben,
gleichsam im „Herrgottswinkel“, nicht eine üble Beleidigung
christlicher  Empfindungen?  Nun  ja,  diese  einst  virulente
Provokation  hat  sich  mittlerweile  wahrscheinlich  etwas
verbraucht.  Herrje,  fast  hätte  ich  jetzt  „Gott  sei  Dank“
gesagt.

„Blockbuster  –  Museum“.  Von  der  Heydt-Museum,  Wuppertal,
Turmhof 8. Vom 7. Oktober 2018 bis Ende Februar 2019. Geöffnet
Di-So 11-18, Do 11-20 Uhr. Mo geschlossen. Eintritt 12 €,
ermäßigt 10 €, Familie 24 €. Kein Katalog.

Online-Tickets, jeweils gültig für einen Tag und weitere Infos
zum Museum und zur Ausstellung: www.vdh.netgate1.net

Museums-Tel.: 0202 / 563 62 31

Wo  Nanopartikel  herrschen:
Welten  ohne  Menschen  als
Thema im Dortmunder U
geschrieben von Werner Häußner | 16. Mai 2022

https://www.revierpassagen.de/38529/wo-nanopartikel-herrschen-das-dortmunder-u-thematisiert-welten-ohne-menschen/20161101_2102
https://www.revierpassagen.de/38529/wo-nanopartikel-herrschen-das-dortmunder-u-thematisiert-welten-ohne-menschen/20161101_2102
https://www.revierpassagen.de/38529/wo-nanopartikel-herrschen-das-dortmunder-u-thematisiert-welten-ohne-menschen/20161101_2102


Das  Plakat  zur
Ausstellung „Die Welt
Ohne Uns. Erzählungen
über das Zeitalter der
nicht-menschlichen
Akteure“  ©  JAC-
Gestaltung

Autos fahren selbst, Computer kaufen und verkaufen Aktien,
Roboter  untersuchen  und  operieren  Menschen,  Haushaltsgeräte
reagieren intelligent auf Veränderungen. Was heute schon in
greifbarer  Zukunft  liegt,  könnte  sich  bald  noch  weiter
entwickeln:  Künstliche  Intelligenz  ist  kein  Märchen  von
übermorgen mehr. Eine Welt, bevölkert von nicht-menschlichen
Lebensformen, nicht erst seit Stanislaw Lem ein utopischer
(Alp-)Traum, ist immerhin denkbar.

Das  beliebte  „Was  wäre,  wenn“-Spiel  findet  derzeit  beim
Hartware MedienKunstVerein (HMKV) im Dortmunder U statt: „Die
Welt Ohne Uns“ ist eine Ausstellung betitelt, die bis 5. März
2017 in Werken internationaler Künstler „Erzählungen über das
Zeitalter  der  nicht  menschlichen  Akteure“  präsentiert.  Sie
entwickeln  Visionen  radikal  anderer  Welten,  in  denen  sich
nicht-menschliche  Lebensformen  unter  Umständen  als
anpassungsfähiger  erweisen  als  der  Mensch  selbst.

http://www.dortmunder-u.de


Die 18 Künstlerinnen und Künstler aus dem Iran, den USA, der
Türkei,  Frankreich,  Kenia,  Litauen,  Dänemark,  Norwegen,
Belgien,  Italien  und  Großbritannien  thematisieren  eine
„Ökologie  nach  dem  Menschen“.  In  diesem  „Post-Anthropozän“
haben  andere  „Lebens“-Formen  die  Macht  übernommen:
Algorithmen,  KIs,  künstlich  erzeugte  Nanopartikel,
gentechnisch veränderte Mikroorganismen und aus heutiger Sicht
monströs erscheinende Pflanzen.

Der  letzte  Mensch?
Videostill  aus  dem  Film
„Pumzi“  (2009)  von  Wanuri
Kahiu.

Die ausgestellten Arbeiten sind zum größten Teil Videos oder
Video-Installationen.  So  zeigt  etwa  der  norwegische
Filmemacher und Designer Timo Arnall in „Robot Readable World“
einen Kurzfilm, in dem Roboter unsere Welt und schließlich uns
selbst  bevölkern.  Wanuri  Kahiu,  Filmregisseurin  aus  Kenia,
lässt in ihrem Film „Pumzi“ eine Wissenschaftlerin in einer
post-apokalyptischen  Welt  nach  Lebensspuren  suchen.  Pinar
Yoldas  aus  der  Türkei  thematisiert  in  „The  Kitty  AI,
Artificial Intelligence for Governance“ die Frage nach der
Regierbarkeit einer Welt, in der durch den Klimawandel neue
Lebens- und Gesellschaftsformen entstehen.



Timo  Arnalls  „Internet
Machine“ ist ein Triptychon
über  die  verborgene
Infrastruktur des Internets.
In  langsamen  Kamerafahrten
führt  es  durch  eines  der
größten,  am  besten
gesicherten  Datencenter  der
Welt, das von Telefónica im
spanischen  Alcalá  betrieben
wird © Timo Arnall

Weitere Werke stammen von Morehshin Allahyari & Daniel Rourke,
LaTurbo  Avedon,  Will  Benedict,  David  Claerbout,  Laurent
Grasso,  Sidsel  Meineche  Hansen,  Ignas  Krunglevicius,  Mark
Leckey, Eva & Franco Mattes, Yuri Pattison, Julien Prévieux
und Suzanne Treister. Kuratiert wird die Schau von Inke Arns.

Die  Ausstellung  „Die  Welt  Ohne  Uns.  Erzählungen  über  das
Zeitalter der nicht-menschlichen Akteure“ ist bis 5. März 2017
im HartwareMedienKunstVerein (HMKV) im Dortmunder U, Ebene 3,
zu sehen. Nach der Präsentation im Dortmunder U wird sie vom
Aksioma – Center for Contemporary Art in Ljubljana, Slowenien,
übernommen, im Juni/Juli 2017 in der Vžigalica Galerie (City
Museum) in Ljubljana, Slowenien, und im September 2017 im
MMSU/Mali Salon in Rijeka, Kroatien, gezeigt.

Geöffnet ist das „U“ in Dortmund Dienstag, Mittwoch und an
Wochenenden und Feiertagen von 11 bis 18 Uhr, am Donnerstag
und Freitag von 11 bis 20 Uhr. Der Eintritt kostet 5, ermäßigt
2,50  Euro.  Begleitveranstaltungen  wie  Führungen  und

http://www.hmkv.de


Familiensonntage mit freiem Eintritt sowie ein Filmprogramm,
beginnend am 10. und 11. November mit dem Science Fiction Film
„The Whispering Star“ von Sion Sono, ergänzen die Ausstellung.

Info: www.hmkv.de, www.dortmunder-u.de

Es gibt ein Leben nach Opel –
das Bochumer Detroit-Projekt
geschrieben von Rolf Pfeiffer | 16. Mai 2022

Das  Motto  der
Ausstellung weist, auf
den  Asphalt  gesprüht,
den  Weg  –  jedenfalls
manchmal. Foto: rp

Der Bus steht. Auf der anderen Spur geht es auch nicht
schneller. Unter normalen Verhältnissen wäre die Strecke vom
Exzenterhaus nahe dem Schauspielhaus zum Bergbaumuseum in
zehn, fünfzehn Minuten zu schaffen, im freitagnachmittäglichem

http://www.hmkv.de
http://www.dortmunder-u.de
https://www.revierpassagen.de/25105/es-gibt-ein-leben-nach-opel-das-bochumer-detroit-projekt/20140526_1125
https://www.revierpassagen.de/25105/es-gibt-ein-leben-nach-opel-das-bochumer-detroit-projekt/20140526_1125
http://www.revierpassagen.de/25105/es-gibt-ein-leben-nach-opel-das-bochumer-detroit-projekt/20140526_1125/bild525


Berufsverkehr jedoch nicht. Doch Bochum hat viele hübsche
Fassaden. Das wäre einem sonst vielleicht nie aufgefallen.

Eingeladen zur Rundfahrt im Bochumer Stadtgebiet haben das
Schauspielhaus und „Urbane Künste Ruhr“. Zusammen haben sie in
diesem Jahr das „Detroit-Projekt“ aus der Taufe gehoben, das
an etlichen Stellen der Stadt Kunst präsentiert. Und alles hat
irgendwie mit Opel zu tun, der Traditions-Automarke, die bald
schon in Bochum keine Autos mehr bauen wird. Das Kunstprojekt
ist nach der Stadt benannt, wo Opels Mutterkonzern General
Motors sitzt, außerdem steht der Name für den dramatischen
Niedergang, den die Schließungen der Autofabriken dort für die
US-Stadt bedeuteten. So schlimm soll es in Bochum natürlich
nicht  kommen,  auch  wenn  das  Schlagwort  von  der
„postindustriellen  Gesellschaft“  gern  und  häufig  Verwendung
findet. Nein, die Unterzeile des Projekts wie auch eine ihrer
Internetanschriften pochen auf den eigenen Weg: „This Is Not
Detroit“, beziehungsweise www.thisisnotdetroit.de.

„HOW LOVE COULD BE“
steht in flammendem
Rot  auf  dem
Förderturm  des
Bergbaumuseums.
Eine  Lichtkunst-

http://www.revierpassagen.de/25105/es-gibt-ein-leben-nach-opel-das-bochumer-detroit-projekt/20140526_1125/love_3k


Intervention  des
Briten  Tim
Etchells.  Foto:
Schauspielhaus
Bochum

Allerdings  sollen  die  künstlerischen  Arbeiten  durchaus  das
Postindustrielle  reflektieren.  Künstlerinnen  und  Künstler
kommen aus Ländern, in denen es noch General Motors-Standorte
gibt,  aus  Großbritannien,  Polen,  Spanien,  den  USA  und
natürlich  weiterhin  auch  Deutschland.

Bevor der Bus sich in den Dauerstau begab, hatten sich seine
Insassen im Exzenterhaus, das wie eine gigantische Nockenwelle
aussieht, die Videoinstallation „The Pigeon Project“ des Polen
Michal  Januszaniec  angesehen.  „Das  Tauben-Projekt“,  so  die
Übersetzung, zeigt uns deutsche, polnische, deutsch-türkische
„Taubenväter“ und läßt sie ausgiebig zu Wort kommen, erzählt
vom Abwicklungsstreß bei Opel, läßt uns einer Schauspielerin
zusehen,  die  mühsam  einen  vor  Selbstbewußtsein  strotzenden
Text  einstudiert,  und  verweist  mit  solchen  Elementen
unaufdringlich, aber schlüssig auf eine Zukunft, der soziale
wie kollektive Gewißheiten zunehmend fehlen werden.

Aber  ist  das  wirklich  die  Zukunft?  Wird  es  wirklich  so
trostlos, wie Januszaniec behutsam andeutet? Jedenfalls ist
die Arbeit im 13. Stockwerk des asymmetrischen Hochhauses zu
besichtigen, was zum einen zwar 8 Euro Eintritt kostet, zum
anderen aber einen grandiosen Blick über die Stadt bietet, die
von hier oben aus überhaupt nicht hinfällig wirkt, sondern
grün und vital und sehr ordentlich. Andererseits ist zu hören,
daß  sich  die  Vermarktung  des  Hauses  schwierig  gestalte  –
weshalb die 13. Etage für das Kunstprojekt noch zu haben war.
Alles hat seine zwei Seiten.

Das Bergbaumuseum, endlich hat es der Bus geschafft, ziert
eine Leuchtschrift. „How Love Could Be“ steht in roten (LED-
befeuerten)  Buchstaben  oben  am  mächtigen  Förderturm.  Die



Zeile, die der Brite Tim Etchells dort platziert hat, stammt
aus  dem  ersten  Song,  der  bei  der  legendären  Detroiter
Schallplattenfirma Motown 1961 herauskam: „Bad Girl“ von den
Miracles. Denkanstoß: Bochum, Detroit, Liebe, Menschen… Die
Museumsleute haben einen Rekorder mitgebracht und spielen den
Song vor. Auf den Bänken vor dem Bergbaumuseum gucken die
Leute irritiert.

Außerhalb der Bochumer City geht es zügiger voran. Im Viertel
hinter der Jahrhunderthalle wurde eine ehemalige Schlecker-
Filiale  zum  Kunstraum.  Hier  zelebrieren  Chris  Kondek,
Christiane  Kühl  und  Klaus  Weddig  mit  grimmigem  Humor  das
Scheitern einer Idee. Es ist ein Kunstwerk mit (erfundener)
Geschichte: Das Hochglanz-Magazin „Reconquer“ beauftragte im
Frühjahr  2014  eine  renommierte  Werbeagentur,  die  „sieben
gelungenen  Überlebensformen  der  geldlosen  Gesellschaft
(Tauschen,  Klauen,  Betteln,  Besetzen,  Jagen,  Verzicht  und
Saufen)“ für eine fetzige Geschichte ins Bild zu setzen. Der
Vesuch scheiterte völlig, das „Making of“ jedoch hinterließ
Videos und Fotos, die nun hier, in der einstigen Schlecker-
Filiale,  gezeigt  werden.  Eine  originelle  und  hintersinnige
Idee, ganz ohne Frage; noch bemerkenswerter jedoch ist das
Vorkommen von Humor, was in der zeitgenössischen Kunst ja
sonst eher selten ist. Gleichzeitig aber wird im quasi ernsten
Kern des Projekts auch viel Hilflosigkeit erkennbar angesichts
des großen Rades, das diese Künstlergemeinschaft, das Elend
der („postindustriellen“) Welt streng im Blick, gerne drehen
würde. Wie kann man einer Gesellschaft noch helfen, in der
wegen Streß immer weniger Schnaps getrunken wird?



Hier ist einem nicht recht
geheuer:“Der  Keller“  des
Polen  Robert  Kusmirowski.
Foto: Schauspielhaus Bochum

Weiter  geht  die  Tour  zu  juvenilen  künstlerischen
Interventionen  im  Stadtgebiet,  zur  Thyssen-Industriebrache,
auf der eine Ein-Mann-Sauna steht, zum Prinzregent-Theater, wo
im Keller (von Robert Kusmirowski) ein Toter liegt… Und immer
wieder vorbei an großformatigen Bochum-Fotos, die an markanten
Punkten im Stadtgebiet hängen. Sie stellen eine Auswahl aus
dem  Material  dar,  das  beim  Projekt  „Mein  Bochum  –  unsere
Zukunft“ zusammenkam. 29 Motive hat Hans-Günter Golinski vom
Bochumer Kunstmuseum daraus ausgewählt.

Befindet Bochum sich also jetzt im Detroit-Fieber, vibriert
die Stadt im Rhythmus des Motown-Sounds, pilgern Heerscharen
von  Kunstliebhabern  zu  den  Ausstellungsstätten?  Eher  wohl
nicht.  Die  Standorte  liegen  weit  auseinander,  über  die
Erreichbarkeit scheinen sich die Veranstalter wenig Gedanken
gemacht zu haben, sieht man einmal vom kostenlos angebotenen
zweistündigen  Fußmarsch  „durch  ausgewählte  Arbeiten  des
Projekts“  ab.  Touren  mit  dem  Reisebus  sind,  wie  erlebt,
Glückssache, eine ÖPNV-Tour (welches Ticket?) findet sich in
den Unterlagen nicht. Geführte Fahrradtouren sind wegen hoher
Sicherheitsauflagen angeblich kaum genehmigungsfähig.

Eine Ausstellung für Kunst-Flaneure ist das „Detroit-Projekt“
aber auch nicht, weil die Öffnungszeiten einiger Standorte
recht eingeschränkt sind und man dort, wo sie sich befinden,

http://www.revierpassagen.de/25105/es-gibt-ein-leben-nach-opel-das-bochumer-detroit-projekt/20140526_1125/keller_2k


einfach nicht flaniert. Die Kunstwerke wiederum, sieht man
einmal von der Leuchtschrift am Förderturm des Bergbaumuseums
ab, sind so unauffällig,  daß sie es kaum schaffen werden, aus
sich heraus Aufmerksamkeit zu erzeugen.

Doch freuen wir uns auf die Spanier, die eingeladen wurden! Ab
dem  23.  Mai  führen  Tänzerinnen  und  Tänzer  von  Trayectos
„choreographische Vermessungen“ in der Stadt durch, gibt es
„Saludos de Zaragoza“ (Grüße aus Zaragossa) von der Gruppe
Asalto im Bochumer Hauptbahnhof, fördert basurama „kollektive
Freizeit und Pflege“ auf einem ehemaligen Fabrikgelände. „Esto
no  es  un  solar“  schließlich  kündigt  die  Ankunft  des
Küchenmobils an, was immer das bedeuten mag. Jedenfalls klingt
es recht vital. Am 29. Juni feiert das Detroit-Projekt sein
Zukunftsfest, offizielles Ende ist am 5. Juli.

www.schauspielhausbochum.de

www.urbanekuensteruhr.de

www.thisisnotdetroit.de, Info-Hotline 0234 / 3333 5555

Ein  Kapitel  Foto-Geschichte:
Bilder aus der Sammlung Ernst
Scheidegger  im  Museum
Folkwang
geschrieben von Werner Häußner | 16. Mai 2022
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Der  Blick  eines  Top-
Fotografen:  Henri  Cartier-
Bresson  nahm  dieses  Motiv
bei  der  Feuerbestattung
Mahatma Gandhis 1948 auf. ©
Henri  Cartier-Bresson  /
MagnumPhotos  /  Agentur
Focus.

Das Folkwang Museum Essen zeigt seit heute eine Ausstellung
mit  rund  60  Fotografien  aus  der  Sammlung  des  Zürcher
Fotografen Ernst Scheidegger. Sie stammen aus einem Ankauf,
den das Museum mit Unterstützung der Krupp-Jubiläums-Stiftung
in diesem Jahr tätigen konnte. Anlass ist der 90. Geburtstag
des Bildjournalisten und Künstlerfotografen am Samstag, 30.
November.

Das  Konvolut  von  Fotos,  das  nun  zum  großen  Teil  in  der
Sonderausstellung im Folkwang Museum zu sehen ist, stammt aus
einer  Schachtel,  die  Scheidegger  jahrzehntelang  verwahrt
hatte.  Darin  sammelte  er  lose  Abzüge,  die  er  als  junger
Fotograf mit berühmten Kollegen tauschte. So erhielt er Bilder
von Robert Capa, Henri Cartier-Bresson, Ernst Haas oder David
Seymour.  Im  Januar  2013  öffnete  er  die  Schachtel  mit  den
Bildern seiner Freunde für Tobia Bezzola, den Direktor des
Folkwang Museums. Zu den 86 angekauften Fotografien schenkte
Scheidegger dem Folkwang Museum noch 25 eigene Bilder aus
Burma.

Die  wertvollen  Vintage-Prints  entstanden  damals  als



Tauschobjekte unter Freunden – daher rührt auch der Titel der
Ausstellung: „Bilder unter Freunden“. Unter ihnen finden sich
Ikonen  der  Fotogeschichte  wie  Capas  umstrittenes  Bild
„Fallender  Soldat“,  aber  auch  Reportagefotos  etwa  aus  dem
Japanisch-Chinesischen Krieg. Werner Bischof, Ernst Haas oder
George Rodger spannen mit ihren Arbeiten ein weites Panorama
der frühen Nachkriegsfotografie, etwa mit Aufnahmen aus dem
Sudan oder dem Wien der vierziger Jahre. Von Henri Cartier-
Bresson hängt unter anderem eine bestechend eingefangene Szene
von der Verbrennung des Leichnams von Mahatma Gandhi 1948 in
der Schau.

Sogar ein Motiv aus Essen ist unter den Bildern: Entstanden
1951,  zeigt  es  einen  Arbeiter  an  einer  Mauer  mit  einer
politischen  Parole.  Im  Titel  wird  vermerkt,  der  Mann  sei
Mitglied einer Nazi-Jugendorganisation gewesen. Die Fotos sind
teils im Pressebildformat 18×24, teils in größeren Formaten
für Ausstellungszwecke abgezogen. Die Präsentation versteckt
den  Werkstattcharakter  der  ausgezeichnet  erhaltenen  Abzüge
nicht hinter Passepartouts, sondern zeigt die Bilder in ihrem
ursprünglichen  Zustand,  manche  mit  breiten  unbelichteten
Randstreifen.

Vielseitig tätiger Fotokünstler

EIn  Foto  von  Ernst
Scheidegger  selbst,
aufgenommen  bei  einem
Initiationsfest in Burma. Es



gehört  zu  den  25  Bildern,
die  der  Fotograf  dem
Folkwang  Museum  Essen
schenkte. © Fondation Ernst
Scheidegger Archiv

Der aus Rorschach am Bodensee stammende Scheidegger hat ein
Kapitel  Fotogeschichte  geschrieben.  Einem  Studium  der
Fotografie bei Hans Finsler an der Kunstgewerbeschule Zürich
folgten Assistenzen bei Werner Bischof und Max Bill. Zwischen
1949  und  1952  verantwortete  Scheidegger  im  Rahmen  des
Marshallplanes  fünf  internationale  Foto-Ausstellungen.
Vielfältig waren die Bereiche, in denen Scheidegger tätig war:
Er fotografierte für die Agentur Magnum Photos, war 1959/60
Dozent an der Hochschule für Gestaltung in Ulm, verantwortete
als Bildredakteur von 1960 bis 1988 die Wochenendbeilage der
Neuen Zürcher Zeitung, für die er rund 200 Bildreportagen
erstellte.  Außerdem  war  Scheidegger  auch  als  freier
Filmregisseur,  Verleger  und  Galerist  tätig.

Ernst Scheideggers Archiv umfasst rund 80.000 Negative und
50.000  Diapositive,  dazu  Filme  über  Künstler  und
Reisereportagen.  Seit  2011  pflegt  die  „Stiftung  Ernst-
Scheidegger-Archiv“  den  von  der  Neuen  Zürcher  übernommenen
Archivbestand,  inventarisiert  und  digitalisiert  die  Bilder.
2013 erschien im Verlag Scheidegger & Spiess eine Neuausgabe
des Buchs „Alberto Giacometti. Spuren einer Freundschaft“ mit
rund 30 bisher unveröffentlichten Farbfotografien. Scheidegger
hatte Giacometti schon als junger Mann kennengelernt und 1964
bis 1966 einen preisgekrönten Film über den Künstler gedreht.

Die Ausstellung „Bilder unter Freunden – die Sammlung Ernst
Scheidegger“ im Folkwang Museum Essen wird bis 16. Februar
2014 gezeigt. An den vier Adventswochenenden ist der Eintritt
in das Museum frei. Geöffnet ist das Folkwang an diesen Tagen
von 10 bis 18 Uhr.

http://www.ernst-scheidegger-archiv.org/de/ziel-der-stiftung/
http://www.ernst-scheidegger-archiv.org/de/ziel-der-stiftung/
http://www.scheidegger-spiess.ch/index.php?lang=de&page=books&view=co&booktype=order_1_releasedate&subject=1&artist=250&author=all&pd=ss&book=452


Ausstellung  im  Kunstmuseum:
Gelsenkirchen erinnert an die
Gruppe ZERO
geschrieben von Werner Häußner | 16. Mai 2022

Blick  in  die  Ausstellung
ZERO  im  Gelsenkirchener
Kunstmuseum.  Foto:  Lothar
Bluoss,  Copyright
Kunstmuseum  Gelsenkirchen

Vor fünfzig Jahren gab es im damals noch regen Kulturleben der
Stadt Gelsenkirchen einen Höhepunkt: Die Avantgarde-Bewegung
ZERO zeigte in der Künstlersiedlung Halfmannshof eine wichtige
gemeinsame Ausstellung. Beteiligt waren unter anderem Heinz
Mack,  Otto  Piene  und  Günther  Uecker.  Das  Kunstmuseum
Gelsenkirchen will nun mit einer Ausstellung an das Ereignis
von 1963 und an die aktive Rolle von Gelsenkirchen in der
Unterstützung  der  Avantgardekunst  in  den  1960er  Jahren
erinnern.

In enger Kooperation mit der ZERO foundation Düsseldorf werden
sieben Exponate der Ausstellung von 1963 präsentiert, dazu 18
vergleichbare  Werke  aus  dieser  Zeit  von  allen  damals

https://www.revierpassagen.de/21879/ausstellung-im-kunstmuseum-gelsenkirchen-erinnert-an-die-gruppe-zero/20131130_0800
https://www.revierpassagen.de/21879/ausstellung-im-kunstmuseum-gelsenkirchen-erinnert-an-die-gruppe-zero/20131130_0800
https://www.revierpassagen.de/21879/ausstellung-im-kunstmuseum-gelsenkirchen-erinnert-an-die-gruppe-zero/20131130_0800


beteiligten Künstlern. Die Schau des Kunstmuseums greift das
Grundprinzip  der  ersten  Gelsenkirchener  ZERO-Ausstellung
wieder auf und zeigt Objekte, die durch Licht und Bewegung in
den Raum greifen und diesen mit einbeziehen.

Die  Ausstellung  umfasst  zudem  einen  Dokumentationsteil  mit
einem von Heinz Mack erstellten, erstmals ausgestellten Modell
für das „ZERO-Haus“, ein der ZERO-Kunst gewidmetes Museum, das
die Künstler Mack, Piene und Uecker der Stadt Gelsenkirchen
zur Realisierung anboten. Vertreten sind in der Ausstellung:
Pol Bury, Hermann Goepfert, Hans Haacke, Oskar Holweck, Adolf
Luther, Heinz Mack, Otto Piene, Uli Pohl, Hans Salentin und
Günther Uecker.

Die  Avantgarde-Bewegung  ZERO,  die  zwischen  dem  Ende  der
fünfziger und dem Anfang der sechziger Jahre unter dem Zeichen
einer Reduktion künstlerischer Mittel angetreten war, erhielt
ihren Namen von der 1958 durch Mack und Piene begründeten
Zeitschrift ZERO.

Das 1984 eröffnete Museum zeigt außer seinen 1.300 Exponaten
aus  den  Bereichen  Klassische  Moderne,  Konstruktivismus,
Kinetik, zeitgenössische Kunst und Graphik pro Jahr sechs bis
acht Wechselausstellungen. Es ist Dienstag bis Sonntag von 11
bis  18  Uhr  geöffnet.  Der  Eintritt  ist  frei.  Die
Sonderausstellung „ZERO in Gelsenkirchen 1963/2013 – Zurück in
die Zukunft“ ist bis 19. Januar zu sehen.

Einmal Hochkultur und zurück
–  die  Kinderjury  der

https://www.revierpassagen.de/12255/einmal-hochkultur-und-zuruck-die-kinderjury-der-ruhrtriennale/20120914_2130
https://www.revierpassagen.de/12255/einmal-hochkultur-und-zuruck-die-kinderjury-der-ruhrtriennale/20120914_2130


Ruhrtriennale
geschrieben von Katrin Pinetzki | 16. Mai 2022

Kunst zum Kichern bei
der  Ausstellung  "12
Rooms"  im  Essener
Folkwang  Museum.

Eine Kinder-Jury begleitet die Ruhrtriennale und verleiht zum
Ende des Festivals jeder Produktion einen Preis – die Awards
heißen  „Die  beste  Hose“,  „Die  beste  Pose“  oder  „Das
verrückteste Stück“. Sie werden Abend für Abend wie Superstars
behandelt: Chauffeur, roter Teppich, Blitzlichtgewitter. Über
die Künstler, die Stücke, die Hintergründe wissen die Kinder –
nichts. Was soll das sein: Kulturvermittlung? Oder tatsächlich
die  angekündigte  „kritische  Prüfung  zeitgenössischer  Kunst“
durch eine „unverbildete Jury“? Und: Kann das gut gehen?

Bochum,  17.  August,  kurz  vor  20  Uhr.  Internationales
Stimmengewirr  im  Foyer  der  Jahrhunderthalle.  Aus  ganz
Deutschland und dem Ausland sind Opernliebhaber angereist, um
„Europeras 1 & 2“  zu erleben. Die Gelegenheit ist selten,
seit der Uraufführung 1987 war John Cages Opern-Dekonstruktion
kaum  mehr  zu  sehen.  Vom  Parkplatz  bis  zur  Halle  stehen
Verzweifelte auf der Suche nach Karten – alle Termine sind

https://www.revierpassagen.de/12255/einmal-hochkultur-und-zuruck-die-kinderjury-der-ruhrtriennale/20120914_2130
http://www.revierpassagen.de/12255/einmal-hochkultur-und-zuruck-die-kinderjury-der-ruhrtriennale/20120914_2130/soldat
http://www.ruhrtriennale.de


ausverkauft.  Es  wird  eine  Wahnsinns-Produktion,  die  den
Sängern und Musikern alles abverlangt.

Zwei Vans fahren vor; selbstmalte Glitzer-Schilder weisen sie
als  „VIP“-Fahrzeuge  aus.  Kaum  sind  die  Mitglieder  der
Kinderjury,  heute  Abend  alles  Mädchen,  aus  den  Autos
geklettert und unter dem Applaus der Umstehenden verlegen über
den roten Teppich in die Jahrhunderthalle gegangen, werden
ihnen Mikrofone unter die Nase gehalten. „Was erwartest du dir
heute Abend?“, will eine Radio-Reporterin wissen. „Viel! Dass
es  nicht  langweilig  wird.  Und  dass  es  …  spannend  wird“,
antwortet ein Mädchen. Kurz vor Beginn der Vorstellung macht
Jana Eiting von „Mammalian Diving Reflex“ letzte Ansagen. Die
kanadische Künstlergruppe wurde von der Ruhrtriennale für das
Kinderjury-Projekt engagiert. „Also, wenn es langweilig wird,
und das kann passieren, dann beschäftigen wir uns irgendwie,
ihr könnt ja was malen“, sagt sie. Als der Zuschauerraum schon
bis auf den letzten Platz gefüllt ist, nehmen die Mädchen
unter wohlwollendem Applaus des Publikums in der ersten Reihe
Platz.

Gelsenkirchen,  27.  Juni,  8.30  Uhr.  „Wir  wollen  mal  ein
bisschen über Kunst reden“, sagt Jana Eiting. Sie steht in
einem Projektraum der Gesamtschule Ückendorf in Gelsenkirchen,
um sie herum 21 Schülerinnen und Schüler, die sich für das
Kinderjury-Projekt gemeldet haben. Die Gelsenkirchener Schule
ist  eine  von  dreien,  die  am  „Children’s  Choice  Award“
teilnehmen; auch in Bochum und Duisburg wird es noch Treffen
geben. Insgesamt sind um die 60 Kinder dabei; jedes wird sich
ein  paar  Produktionen  der  Ruhrtriennale  anschauen.  Jury-
Sitzungen gibt es nicht, die Preisträger werden anhand der
Evaluationsbögen ausgezählt, die jedes Kind am Ende einer Show
ausfüllen wird. Doch das wissen die Kinder noch nicht, der
Workshop heute ist der erste.

In die 5. oder 6. Klasse gehen die Kinder, die im Stuhlkreis
sitzen und sich immer wieder vom Kameramann der Ruhrtriennale
ablenken lassen. Vom Alter her sei für das Jury-Projekt „alles

http://www.mammalian.ca


zwischen  Milchzähnen  und  Schamhaaren“  okay,  hatte  Darren
O’Donnel, der künstlerische Direktor der Gruppe, gesagt. Das
hat in diesem Fall nicht ganz geklappt. Einige stecken schon
schwer in der Pubertät, offenbar mussten sie die eine oder
andere  Klasse  wiederholen.  Die  Gesamtschule  Ückendorf  hat
trotz  guter  Ausstattung  und  eines  engagierten  Kollegiums
keinen besonders guten Ruf bei bildungsorientierten Eltern,
was  vermutlich  allein  daran  liegt,  dass  Kinder  deutscher
Eltern dort seit langem in der Minderheit sind. So auch im
Jury-Workshop. „Wir machen soziale Kunst“, sagt Jana Eiting
und  fragt,  was  das  wohl  bedeutet:  sozial.  „Mit  Geld
irgendwas?“,  schlägt  ein  Schüler  vor.  „Sozialamt!“,  fällt
einem anderen ein. Was eine Jury ist, das muss den Kindern
niemand erklären. „Deutschland sucht den Superstar“ kennen nun
wirklich  alle.  „Sehen  wir  auch  Stars?“,  will  ein  Mädchen
wissen. Als eine Mitarbeiterin des Mammalian Diving Reflex
erzählt, dass sie in Kanada aufgewachsen sei, nicht allzu weit
entfernt von Teenie-Schwarm Justin Bieber, da weichen zwei
Mädchen nicht mehr von ihrer Seite. In der Pause muss sie
Autogramme geben.

Roter Teppich für die
Youngster-Jury  der
Ruhrtriennale.

http://www.revierpassagen.de/12255/einmal-hochkultur-und-zuruck-die-kinderjury-der-ruhrtriennale/20120914_2130/hasan


Essen, 17. August, 12 Uhr. Die Ruhrtriennale eröffnet mit der
Performance-Ausstellung „12 rooms“ im Museum Folkwang. Damien
Hirst,  Marina  Abramivic,  Jon  Baldessari  sind  mit  ihren
Arbeiten vertreten – doch die Stars der Eröffnung sind die
Kinder. Vorfahrt mit dem Van, roter Teppich, Applaus – das
volle  Aufmerksamkeitsprogramm.  Auch  Darren  O’Donnel,  der
künstlerische Leiter von „Mammalian Diving Reflex“, ist dabei.
Er hat „The Children’s Choice Awards“ auf Festivals in vielen
Städten auf der Welt initiiert und begleitet, und er ahnt
wohl, wie die Kinder sich fühlen, wenn sie plötzlich in einer
fremden Stadt vor einem Kulturpalast inmitten fein gekleideter
Menschen  stehen.  Mit  sicherem  Blick  geht  er  auf  die
schüchternsten Schüler zu, steckt ihnen eine Löwenzahn-Blume
hinters Ohr, stellt seine Kaffeetasse auf ihren Köpfen ab,
bringt sie mit Faxen zum Lachen. Schnell ist die Scheu dahin,
nur ein Mädchen klammert sich an den Arm ihres Lehrers. Schon
bald bewegen sich die Kinder alleine und sicher durch die
Schau, öffnen Türen, machen sich Notizen.

Während  die  erwachsenen  Vernissage-Besucher  zumeist
zurückhaltend  an  den  Turen  der  zwölf  Kunst-Kojen  stehen
bleiben und erst einmal beobachten, sehen die Schüler die Live
Art  als  eine  Art  Streichelzoo:  Sie  gehen  nah  ran  an  die
Statisten,  fassen  sie  an,  stellen  ihnen  Fragen,  lachen.
Zögerlich  treten  nun  auch  die  erwachsenen  Besucher  näher,
einige machen es den Kindern nach.

Diese Schüler waren noch nie in einem Kunstmuseum; was denken
sie,  wenn  das  Kunstwerk  aus  einem  Mann  in  KFOR-Uniform
besteht, der in der Ecke steht und die Wand anstarrt? „Cool“,
sagt Hasan, „der Soldat hat mir am besten gefallen.“ Warum?
„Ich mag Krieg.“ Später in seiner Pause erzählt der Soldat-
Darsteller den Kindern, dass er tatsächlich ein Kriegsveteran
ist. Der Künstler Santiago Sierra wolle, erklärt er, mit der
Performance darauf aufmerksam machen, dass Kriegseinsätze für
die Soldaten oft psychische Folgen haben. Dann dürfen die
Kinder Fragen stellen. „Sind die Waffen schwer?“, fragen sie,

http://www.museum-folkwang.de


und „Haben Sie schon mal jemanden erschossen?“

Bochum, 17. August, 20.05 Uhr. „Puh, geschafft“, sagt Samira,
als sie endlich in der ersten Reihe Platz nimmt und ihre 1,5-
Liter-Wasserflasche aus der Tasche packt, „das Schlimmste hab’
ich überstanden.“ Das Schlimmste: Der Walk über den roten
Teppich, die Interviews, der Gang vor der Augen hunderter
Zuschauer zum Sitzplatz. Jetzt heißt es nur noch, die Oper zu
überstehen, zweieinviertel Stunde Neue Musik. Samira war noch
nie  im  Theater.  Sie  hat  sich  schön  gemacht  und  erwartet,
schöne  Dinge  zu  sehen.  Sie  wird  nicht  enttäuscht  werden:
Heiner Goebbels Inszenierung ist eine Materialschlacht, eine
Show  der  Effekte,  es  gibt  Tier-Masken,  Rokoko-Kleider  und
Männer in Frauenkleidern, es brennt und schneit auf der Bühne,
Kulissen  werden  hineingerollt  oder  von  oben  herabgelassen.
„Bor!“ entfährt es Samira, als ein schwerer roter Samtvorhang
unvermittelt vor einer Sängerin auf den Boden donnert. Nach
einer Stunde kramt Samira ihr Notizheft hervor, beginnt zu
schreiben  –  und  hört  nicht  mehr  auf.  „Wie  hat  es  mir
gefallen“, schreibt sie als Überschrift oben aufs Blatt, und
notiert: „Dass Männer und Frauen zusammen singen. Dass viele
verschiedene Orte gezeigt werden. Dass man sieht, wie sie auf
der Bühne arbeiten und aufbauen.“ Am Ende klatscht sie, bis
ihre Hände weh tun. Anstrengend war es, langweilig, aber auch
ein einzigartiges Erlebnis.

Nach der Vorstellung dürfen die Kinder noch Mezzosopranistin
Karolina Gumos treffen. „Wir haben mehr als hundert Arien
gesungen,  habt  ihr  eine  erkannt?“,  fragt  die  Sängerin  in
ahnungslose Gesichter: Was bitte ist eine Arie? Dennoch hängen
die Mädchen an den Lippen der Künstlerin, die mit Turm-Frisur
und ausladendem Reifrock direkt vom Schlussapplaus zu ihnen
geeilt ist.

Wenn die Jury-Kinder am 30. September auf großer Bühne ihre
Awards vergeben, dann haben sie auf den teuersten Plätzen und
unter exklusiven Bedingungen Kulturveranstaltungen erlebt. Sie
wurden aus ihrem Klassenzimmer einmal ins große Kulturleben



geschubst. Dass sie aber keine Erklärungen bekamen, dass es
kein  Lern-Ziel  gab,  dass  Vor-  und  Nachbereitung  komplett
fehlten – das muss man erst einmal verdauen. „No education“
heißt die Programmlinie der Ruhrtriennale für junge Leute,
keine Erziehung, keine Bildung. Das Konzept dahinter: Man kann
Kultur  nicht  vermitteln,  man  muss  sie  einfach  erleben.
„Komplett informiert zu sein, hilft auch nicht immer“, sagt
Darren O’Donnel, „manchmal bringt es einen vielleicht weiter,
verwirrt zu werden.“ Wichtig sei, dass die Kinder ins Zentrum
rücken.  Dass  sie  dabei  sind,  anstatt  in  kindgerechte
Veranstaltungen  abgeschoben  zu  werden.

Samira wird also nach wie vor mit dem Namen „John Cage“ nichts
anfangen können, und Hasan ist vielleicht enttäuscht, wenn
beim nächsten Besuch in einem Kunstmuseum nur Plastiken und
keine Soldaten in der Ecke stehen. Vielleicht, wahrscheinlich
sogar war es auch ihr erster und einziger Ausflug in die
Hochkultur. Kulturvermittlung ist „The Children’s Choice“ also
nicht. Eine kritische Prüfung zeitgenössischer Kunst sicher
auch  nicht.  Letztlich  waren  die  Schüler  Teil  eines
Kunstprojekts: So wie der Kriegsveteran für Santiago Sierra im
Museum Folkwang die Wand anstarrt, so schaut Hasan für die
Ruhrtriennale den Veteranen an. Sie werden ihre Erlebnisse
vermutlich beide so schnell nicht vergessen.

Der Text erschien in der September-Ausgabe des Kulturmagazins
K.WEST.

Grenzgänge zwischen Kunst und
Musik:  Ruhrtriennale-Chef
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Heiner Goebbels arbeitet für
eine Ausstellung in Darmstadt
geschrieben von Werner Häußner | 16. Mai 2022

John Cage, "Waterwalk", eine
Performance von 1960. Foto:
Courtesy  John  Cage
Trust/Mathildenhöhe

So starr waren sie auch früher nicht, die Grenzen zwischen
(bildender) Kunst und Musik, man denke nur an die Oper als
„Gesamtkunstwerk“. Oder an synästhetische Fragen wie die nach
dem „Klang“ von Farben (Olivier Messiaen) oder eben auch der
„Farbe“ von Klängen, ein Thema, das die Musik seit den 19.
Jahrhundert ausdrücklich beschäftigt.

Doch  die  Mathildenhöhe  in  Darmstadt  will  nun  in  einem
Großprojekt das Thema völlig neu aufrollen. Anlass dazu ist
der 100. Geburtstag von John Cage, dem wohl bekanntesten unter
den avantgardistischen Infragestellern von Grenzen.

Mit dem Ausstellungsprojekt „A House Full Of Music“ will das
Institut,  angesiedelt  in  einer  der  schönsten  Jugendstil-
Stadtlandschaften Deutschlands, parallel zur documenta 13 in
Kassel  „erstmals  die  inneren  Zusammenhänge  zwischen  den
Gattungen Musik und Kunst“ thematisieren. Und der neue Chef
der Ruhrtriennale, Heiner Goebbels, wird dazu eine neue Sound-
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und Video-Installation kreieren.

Der  Anspruch  der  Ausstellung  ist  ehrgeizig:  Ein  ganzes
Jahrhundert soll auf neue Art und Weise präsentiert werden. „A
House Full Of Music“ – so die Aussteller – gehe grundsätzlich
anders vor als einschlägige Musik- und Kunst-Ausstellungen der
letzten Jahrzehnte: Die haben etwa die Klangkunst als neue
Hybridgattung, gattungsübergreifende soziokulturelle Kontexte
von  Kunst  und  Musik  oder  einzelne  Medien  –  wie  etwa  die
Schallplatte – in den Fokus gerückt.

Die Mathildenhöhe dagegen setzt auf die epochenübergreifende
Präsentation wirkmächtiger Strategien: speichern, collagieren,
schweigen,  zerstören,  rechnen,  würfeln,  fühlen,  denken,
glauben, möblieren, wiederholen, spielen – zwölf Strategien,
die sowohl die Musik als auch die Kunst des 20. und 21.
Jahrhunderts  bis  heute  prägen.  In  kontrastreichen
Strategieräumen – so verspricht die Ausstellung – will sie die
parallelen Vorgehensweisen von Musik und Kunst in Geschichte
und Gegenwart erfahrbar machen. Damit wirft „A House Full Of
Music“ einen neuen Blick auf die thematischen, formalen und
durch  Personen  gestifteten  Zusammenhänge  der  beiden
künstlerischen  Disziplinen.

Bis 9. September geht es also um Pioniere und Grenzgänger
zwischen Musik und Kunst: John Cage, Erik Satie, Steve Reich,
Marcel Duchamp, Joseph Beuys, Nam June Paik, Yves Klein oder
Paul Klee; aber auch The Beatles, Miles Davis, Frank Zappa –
insgesamt 110 bildende Künstler, Musiker und Komponisten. Mit
350 Werken in allen Medien und Techniken können die Besucher
die  Wechselbeziehungen  zwischen  den  Künsten,  die  Netzwerke
zwischen den Musikern und Künstlern sowie die Themen, die
beide gleichermaßen beschäftigt haben, erschließen.



Zchng.
(Instrument
fuer  d  neue
Musik)  -  eine
Federzeichnung
von Paul Klee.
Foto:  Zentrum
Paul  Klee,
Bern

Der  Komponist,  Musiktheaterregisseur,  Intendant  der
Ruhrtriennale  2012  bis  2014  und  Träger  des  Ibsen-Preises
Heiner  Goebbels  realisiert  im  Wasserreservoir  der
Mathildenhöhe eigens eine von John Cage und Gertrude Stein
inspirierte Sound- und Videoinstallation „Genko-an 64287“. Und
in den Bildhauerateliers des Museums Künstlerkolonie wird ein
Cage-Kino installiert. Dort läuft im CinemaScope-Format der
Künstlerfilm „Sound ??“ von 1966, der John Cage mit dem Jazz-
Saxophonisten Rashaan Roland Kirk in einen kreativen Dialog
setzt. Im benachbarten Weißraum ist Nam June Paiks filmisch-
künstlerische Hommage „A Tribute to John Cage“ von 1973/76 zu
erleben.

Zur Ausstellung erscheint neben einem weiteren Band aus der
Reihe „Kunst zum Hören“ der Katalog „A House Full of Music.
Strategien in Musik und Kunst“, herausgegeben von Ralf Beil
und  Peter  Kraut  im  Verlag  Hatje  Cantz,  mit  Essays  und
Werktexten u. a. von Samuel Beckett bis Erwin Schulhoff und
Karlheinz Stockhausen.
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Der  Katalog
zur
Ausstellung
erscheint  im
Verlag  Hatje
Cantz

Der 416 Seiten starke Band mit 468 Abbildungen kostet 45 Euro
an der Museumkasse. Ein umfangreiches Rahmenprogramm begleitet
die  Ausstellung;  unter  anderem  gibt  es  am  16.  Juni  eine
Aufführung von Erik Saties Vexations (840 Wiederholungen) über
mehr  als  24  Stunden  am  Flügel  im  Foyer  des
Ausstellungsgebäudes.

Die  Darmstädter  Ausstellung  „A  House  Full  of  Music“  im
Ausstellungsgebäude, im Wasserreservoir Mathildenhöhe und im
Bildhauerateliers Museum Künstlerkolonie ist bis 9. September
von Dienstag bis Sonntag von 10 bis 18 Uhr, Donnerstag bis 21
Uhr geöffnet. Der Eintritt kosten 10, ermäßigt 8 Euro, eine
Familienkarte ist für 20 Euro erhältlich.

Kontakt: www.mathildenhoehe.info

Tel.: (0 61 51) 13 33 50.

http://www.revierpassagen.de/9173/grenzgange-zwischen-kunst-und-musik-triennale-chef-heiner-goebbels-arbeitet-fur-eine-ausstellung-in-darmstadt/20120518_0210/hfom_u1_detail_245x310_cmyk-indd
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Weiß  –  die  Synthese  aller
Farben
geschrieben von Charlotte Lindenberg | 16. Mai 2022

Callum  Innes,
Installationsansicht  Loock
Galerie, Berlin, 10, Foto CL

Jawohl, Euer Ehren: Ich gestehe. Ich gehöre auch zu denen, die
mit der Kamera im Anschlag durch Ausstellungen ziehen, und von
denen man sich fragt, was sie mit all den erlegten Terabytes
eigentlich  anstellen.  Naja,  erstmal  beschriften  und  in
entsprechenden  Ordnern  versenken.  Selbige  tragen  so
unverfängliche Titel wie „Malerei“, „Skulptur“, „Installation“
und so. Guckt man aber rein, fällt – in meinem Fall – eine
gewisse Einseitigkeit auf.

Es sieht nicht allzu farbenfroh aus da drinnen. Die Palette
der Gemälde beispielsweise bewegt sich zwischen Zartgrau und
Titanweiß, die der Objekte zwischen Vanille und Beige, und nur
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unter den Installationen finden sich dunklere Grautöne. Der
Anblick dieses ziemlich blassen Sortiments, das ich inzwischen
zusammen geknippst habe, veranlasst schon mal die Frage, warum
mich inmitten des allgegenwärtigen Farbrausches ausgerechnet
die gespenstisch blutleeren Leinwände und Objekte anziehen.
Leide ich unter diesem psychischen Waschzwang, der so manche
Personen  mit  mörderischer  Gesinnung  veranlasst,  sich
vorzugsweise in schneeweißer Garderobe zu präsentieren?

Anders gefragt: Was hat Weiß, was all die umwerfend schönen
Farben nicht haben?

Rosella Bellusci „Uomo diafano D, B,
C“, 07, Foto CL

Dabei sind mir die Vorzüge bunter Farben durchaus geläufig.
Ich gehör sogar zu den fantasiearmen Langweilern, die im einst
legendären Fragebogen der FAZ auf die Erkundigung nach der
„Lieblingsfarbe“  einfallslos  aber  wahr  „alle“  geantwortet
hätten. (Bedauerlicherweise hat mich die FAZ nie gefragt.)
Dennoch können sie „alle“ mir zuweilen sowas von gestohlen
bleiben. Und dabei weiß (!) ich mich in bester Gesellschaft –
nämlich in eurer.

Wir alle sind einem Farbgewitter ausgesetzt, gegen das wir uns
eher  selten  durch  bewusstes,  weitaus  häufiger  durch
unbewusstes Ausblenden wehren. Umso wohltuender erleben wir
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die Sicht in eine unbunte Weite. Ja, Weite, denn Sehen ist
entspannend,  wenn  wir  den  Blick  ausrollen  können,  ohne
irgendwo  anzustoßen.  Dieses  unscharfe  Schweifenlassen
funktioniert  besonders  gut,  wenn  es  mangels  Form-  und
Farbunterschieden nichts zu fokussieren gibt: Himmel, Wasser,
Erde – eine gewisse Reizarmut zugunsten von Weitläufigkeit
macht  relativ  unaufgeregte  Elemente  zur  Badewanne  für  die
Augen.

 

Esperanza  Spierling  „Fünf  Würfel“,
09, Foto CL

Da sich in Ausstellungen aber eher selten die Gelegenheit
ergibt, selbige an Horizonten oder Wolkendecken zu räkeln,
suchen  sich  diese  unsere  „Eierbecher  der  Blicke“  andere
Schlupflöcher aus dem visuellen Overkill. Dazu gehören Flächen
und Körper, die die optische Entsprechung sog. Schalltoter
Räume darstellen – Kammern, deren Wandverkleidungen keinerlei
Ton reflektieren.

Diese Analogie jedoch trifft nur begrenzt zu, denn hat sich
der  vom  Farbgeflimmer  betäubte  Gesichtssinn  erst  an  die
plötzliche Ruhe gewöhnt, gewinnt er an Schärfe und fängt an,

http://www.revierpassagen.de/4339/weis/20110925_1404/spierling_09_5-wurfel_1


die anfängliche Reizarmut „rein“ weißer Situationen in Nuancen
zu  zerlegen  –  ein  Phänomen,  das  einst  zum  gern  zitierten
Irrtum der vermeintlichen Vielzahl von Wörtern für Schnee in
den Sprachen der Eskimo geführt hat.

 

Markus  Amm,  Installationsansicht
Galerie Guenther, Berlin, 10, Foto CL

Weiß  erzeugt  eine  unvergleichliche  Sensibilität  für  seine
nicht-weißen  Bestandteile.  So  stellt  es  die  zu  seiner
Erfassung notwendige Trennschärfe selbst her, indem der Blick
ins  vermeintlich  einheitlich  Helle  alsbald  die  darin
verborgenen  Unterschiede  offenbart.

Das  lustvolle  Auflösen  anfänglich  kompakter  Homogenität  in
eine  Vielzahl  verschiedener  Helligkeiten,  Schärfen  und
Entfernungen ist wohl auch der Grund, weshalb wir bis heute
hartnäckig  an  der  inzwischen  mehrfach  widerlegten  Illusion
festhalten, die Heroen und Göttinnen der Antike habe man sich
weiß gewandet und ungeschminkt vorzustellen. Trotz pädagogisch
ambitionierter Ausstellungen solcher Statuen entsprechend des
historisch  belegten,  papageienbunten  Dresscodes  der
griechischen  Klassik,  bevorzugt  die  Mehrheit  heutiger
BetrachterInnen die unbemalte, und daher erst richtig „edle
Einfalt,  stille  Größe“,  wohl  wissend,  dass  sie  eine
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geschichtliche  Fälschung  ist.

 

Antonella  Zazerra,
Installationsansicht Art Cologne, 11,
Foto CL

Während  andere  monochrome  Flächen  zwar  ebenfalls
sensibilisieren, leisten sie dem investigativen Blick dennoch
mehr Widerstand. Je mehr Licht eine Farbe absorbiert, desto
eindringlicher  müssen  wir  sie  fixieren,  wohingegen  Licht
reflektierende  Flächen  uns  die  Arbeit  des  scharfsichtigen
Beleuchtens abnehmen. Das als Schneeblindheit bekannte Kippen
des Lichten ins Überbelichtete inszenierte einst Terence Koh
in einer Installation namens Captain Buddha, die nur durch
eine Luke erreichbar war. Die beim Eintreten erlebte Blendung
verdankte  sich  weniger  einer  einzelnen  Lichtquelle  als
vielmehr  dem  erbarmungslosen  Weiß  der  Situation  –  ein
optischer Nebel, aus dem die Konturen symbolisch aufgeladener
Gegenstände nur widerwillig herauf dämmerten. Dieses Auflösen
der Formen in einem nicht fassbaren, gleißend hellen Raum
ähnelt  einer  in  buddhistischer  Terminologie  als  Leerheit
umschriebener  psychischer  Erfahrung,  die  Koh  wie  folgt
erläutert: „schon immer wollte ich eine ausstellung über die
ideen  des  buddhismus  machen,  sie  werden  heutzutage  sehr
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gebraucht“.

 

Stand  von  Grossetti  Arte
Contemporanea  auf  der  Art  Cologne,
11, Foto CL

Wie dem auch sei, wurde die philosophische Kapazität des Weiß,
über  sich  hinaus  ins  Nicht-Materielle  zu  verweisen,
traditionell  auch  Gold  zugesprochen.  Anders  als  diese
grundsätzlich mit dem Wert eines Edelmetalls assoziierte Farbe
aber  wahrt  Weiß  eine  gedankliche  Freiheit,  welche  die
Betreiber der Mailänder Galerie Grossetti Arte Contemporanea
veranlasste,  der  diesjährigen  Art  Cologne  ein  Kuckucksei
namens White Meditation Room ins Nest zu legen. Und in dem war
tatsächlich drin, was drauf stand. Das Aufgebot einer Vielzahl
(mehr  oder  weniger)  weißer  Exponate  erzeugte  eine
kontemplative Ruhe und fungierte somit als exotische Insel
inmitten des Rummelplatzes der Messehalle.
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Stand  von  Grossetti  Arte
Contemporanea  auf  der  Art  Cologne,
11, (Detail), Foto CL

Es ist seine Doppelnatur, die Weiß als Synthese aller Farben
über diese hinausgehend ins Immaterielle erhebt. Denn es ist
materielle Präsenz sowie deren Abwesenheit, eine barrierefreie
Spielwiese  umherwandernder  Blicke,  die  gleich  darauf  zur
Implosion  örtlicher  Begrenzungen  und  somit  vollständigen
Orientierungslosigkeit führen kann, eine Projektionsfläche zur
dramatischen  Inszenierung  subtiler  Abweichungen,  die  ebenso
zur Auslöschung jeglicher Unterscheidung führt. Dieser Verweis
des  Gegenständlichen  aufs  Nicht-Gegenständliche  nebst  aller
vorher  beschriebenen  Eigenschaften  hat  jedenfalls  bewirkt,
dass  sich  meine  Festplatte  unter  dem  Etikettenschwindel
„Malerei“  und  „Skulptur“  mit  allerlei  Varianten  weißen
Rauschens füllt, die innerhalb der Kakophonie von Messe- und
Ausstellungshallen den Durchblick ins Jenseits von Hinguckern
und Must-Sees erlauben.
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Stand  von  Grossetti  Arte
Contemporanea  auf  der  Art  Cologne,
11, (Detail), Foto CL

 

Kunst kommt von Können – aber
nicht immer
geschrieben von Hans Hermann Pöpsel | 16. Mai 2022
Lange war es geschlossen, das Osthaus Museum in Hagen. Seit es
2009 mit dem angeschlossenen Schumacher-Neubau wieder eröffnet
wurde, zieht es vor allem Architektur-Freunde an.

In  diesem  Sommer  nun  hat  das  Haus  eine  frühere  Tradition
wieder  aufgegriffen:  Die  Ausstellung  „Hagener  Künstlerinnen
und Künstler“. Alle zwei Jahre soll sie stattfinden. Für 2011
hatten sich 117 bildende Künstler beworben, 42 wurden durch
eine Jury ausgewählt, und bei dieser Menge – im Verhältnis zur
Größe der Stadt Hagen – kann man sich vorstellen, dass es
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deutliche Qualitätsunterschiede gibt.

Das Osthaus Museum in Hagen

Auf drei Ebenen verteilt finden sich Malerei, Collagen und
Skulpturen,  aber  auch  großformatige  Fotografien  und
Computerkunst.  Interessante  Strukturen  auf  durchlöchertem
Sperrholz oder Experimente mit Kunststofffolien hängen neben
konventionell abstrakten Acrylbildern. Übergroße Spermien aus
Pappmaché schmücken eine Querwand, und der stets präsente Uwe
Nickel durfte mehrere seiner knallbunten, noch am Kubismus
orientierten Wandgemälde beisteuern. Die sind, wie so oft in
der Kunst, eher Geschmacksache.

Einige Künstlerinnen und Künstler widmen sich der Kombination
von  Fotos,  die  auf  Leinwände  gedruckt  wurden,  und  ihrer
nachträglichen  Bearbeitung  mit  Öl-  oder  Acrylfarben.  Das
bringt  verblüffende  Effekte,  erinnert  jedoch  stark  an  die
verwischten Richter-Bilder, und der kann es wirklich besser.
Natürlich ist ein solcher Vergleich etwas ungerecht, aber wer
sich mit seiner Kunst in ein renommiertes Museum begibt, der
muss auch damit rechnen.

Am Ende des Rundgangs kommt man auf der dritten Ebene in eine
Sonderausstellung  des  früh  verstorbenen  Hagener  Malers
RappaPort  –  „Objekt  und  Farbe“  heißt  diese  Präsentation,
zusammen gestellt vom „Freundeskreis RappaPort“. Figürliches
vermisst man hier völlig, stattdessen beeindrucken aber seine
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seriellen Bilder. Das hat schon was.

Und dann blickt man durch eine Seitentür in einen Raum der
ständigen Sammlung, da hängen die Bilder von Christian Rohlfs,
und schlagartig wird einem der Unterschied klargemacht: Kunst
kommt von Können, aber nicht immer.

Osthaus Museum Hagen, Hochstraße 73. Erwachsene 6 Euro. Bis
28. August 2011

Ist  es  im  Dortmunder  „U“
manchmal etwas unheimlich?
geschrieben von Hans Hermann Pöpsel | 16. Mai 2022
Neulich lag ich im Krankenhaus, als am Sonntagabend ein junger
Kosovo-Albaner eingeliefert wurde. Als Bettnachbarn kamen wir
ins Gespräch.

Er war beim Fußballspiel am Kopf verletzt und zur nächtlichen
Beobachtung in mein Zimmer eingeliefert worden. Der etwa 30-
jährige  Mann  erzählte  mir  auch  von  seiner  Arbeit.  Als
Angestellter  einer  Sicherheitsfirma  war  er  mit  seinen
Kolleginnen und Kollegen für die Bewachung im Dortmunder „U“
zuständig. Mit Kunst und Kultur in diesem Sinne hatte er nicht
so viel am Hut, aber er stellte immerhin fest, dass er als
Aufpasser oft ganz allein in den Räumen stehe. Kaum Besucher,
und das, wo doch seine Firma so viel Geld für die Bewachung
bekomme. Wer das denn wohl alles bezahlen müsse?
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Jetzt legten auch die Offiziellen ihre ersten Besucherzahlen
vor: Nur etwa die Hälfte der erwarteten Kulturfreunde wollten
im vergangenen Jahr ins „U“-Gebäude. Sicher liegt das auch an
der Dauerbaustelle, aber nachdenklich macht es trotzdem.

Da ist wohl noch sehr viel zu tun, um den Inhalt dieses
architektonisch so attraktiven Projekts an die Frau und den
Mann zu bringen.

Konzeptlos in die documenta
geschrieben von Holger Karsch | 16. Mai 2022
Die  documenta  ist  in  vielerlei  Hinsicht  ein  sehr,  sehr
merkwürdiges  Unterfangen.  Sie  will  Weltausstellung  der
Bildenden Kunst sein und liegt doch in der Hand nur eines
Direktors. Sicher wird der seine Adlaten und Faktoten treiben,
an ihm allein, so zeigt’s die Geschichte, bleibt aber der Ruhm
oder Unruhm kleben. Und überdies: Eine „Weltkunst“ gibt es
nicht. Niemand kann die Übersicht haben, und uns zu geben
vermag sie auch keiner. Was sicher auch damit zutun hat, dass
der Mensch, gemessen an den Zeitläuften, nur ein relativ enges
Fenster bewusst mitbekommen kann. Steht man beispielsweise im
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Saft  seines  Lebens,  das  Grünzeugs  hinter  den  Ohren  ist
fortgeschnippelt, und haben einen Mami und Papi nicht gerade
im  Buggy  durch  jede  Ausstellung  und  die  Kasseler  Auen
geschoben, startet man gegebenen- oder äußerstenfalls in der
kunstleistungskursvertrödelten  Oberstufe  mit  der  ersten
ernsthaften  Beschäftigung  in  Sachen  zeitgenössischer  Kunst.
Man schaut fünf Jahre später eine Ausgabe während des Studiums
und, gesetzt den Fall man ist recht flott bei der Sache: Schon
findet  man  sich  im  Berufsleben  (nicht  mehr)  wieder,
möglicherweise  als  Kritiker,  und  soll  über  eine  solche
Veranstaltung auch noch fundierte Aussagen verfassen.

Der Zeitpunkt, zu dem wir’s allerdings wirklich können, weil
wir genügend Ausgaben gesehen haben, liegt immer schon in der
fernen Zukunft. Sind wir jedoch dort erst einmal angelangt,
verstehen wir den Betrieb nicht mehr, geschweige denn die
Künstler  und  ihre  Werke.  Ein  Blick  in  die  Altherrentexte
gewisser  Autoren,  vorzugsweise  publiziert  vom  frakturierten
Oberkopf am Main, reicht. Wie muss es erst sein und sich
anfühlen, wenn man eine solche Veranstaltung als Curator in
Chief auf die Beine zu stellen hat? Allein die historische
Belastung, das Erbe der Großen seit den Fünfzigern, ist eine
Qual  für  sich!  Kein  normaler  Mensche  möchte  mit  Carolyn
Christov-Bakargiev (CCB) tauschen, die ihre Ausgabe für 2012
vorbereitet. Was alles ist zur vergangenen Veranstaltung gegen
die  Buergelmaschine  in  Stellung  gebracht  worden.  Nun,
geschadet hat ihm das mediale Debakel nicht. Heute ist er ganz
professoral. Vielleicht kann man dem nur entkommen, indem man
nicht  einfach  nur  Unsinn  macht  bzw.  viel  dummes  Zeugs
präsentiert, daherredet, proklamiert und nebenbei auch noch
Künstler düpiert, vielleicht muss es genau so sein, wie CCB es
jetzt  zelebriert:  Ein  Feuerwerk  des  reflektierten
Schwachsinns. Denn so dämlich wie die jetzigen Beiträge der
Kuratorin in der Öffentlichkeit sind, so geplant irrsinnig
muss das sein. Ein Interview mit Noemi Smolik in Frieze d/e,
Heft 1, Sommer 2011, offenbarte die pathologisierende Wirkung
des Jobs auf diese kunstsinnige Multiplikatorin.



Was für ein Dialog! Der beginnt mit dem Zauber der Dialektik.
Nordpol. „Die Welt sieht ein bisschen anders aus, wenn man den
Blickwinkel derart verlagert“, kratzt die Chefin ihre Miles
and  more  im  Hirn  zusammen  und  präsentiert  den  Humbug  der
Öffentlichkeit,  die  scheint’s  für  jeden  Pup  als  Mülleimer
herzuhalten hat. Denn für eine derartige Erkenntnis benötigt
niemand Polarluft und muss sicher nicht tonnenweise CO2 qua
Flugzeugabgas in den Himmel pumpen. Es ist nicht ganz klar,
was kuratorische Arbeit mit CCBs Nordfahrten zutun hat. Aber
das muss es auch nicht, denn sie ist ja irgendwie selbst die
Künstlerin, diejenige, welche ein großes Werk namens documenta
13 zu realisieren, aufzuführen hat. Begleitet sie Künstler bei
ihren Recherchen? Frau Smolik fragt leider nicht danach. Oder
ist  derartiges  Geplänkel  mittlerweile  das  verbale
Initialritual für ubiquitäres Bullshit-Bingo im „kritischen“
Sektor des Kunstbetriebs? Jedenfalls formiert sich am Pol ein
großes  Experiment  mit  unbekanntem  Ausgang.  Die  documenta.
Unendliche  Weiten.  Wir  schreiben  das  Jahr  2011,  und  die
Verantwortung sei Segen und Bürde zugleich, sagt CCB. Dabei
ist es doch vollkommen gleichgültig, was sie präsentiert: Dass
die Besucherzahlen jedoch kontinuierlich gestiegen sind, lässt
eigentlich vermuten, dass die Beschwernis nicht allzu groß
ist. Es wird schon, liebe CCB, keine Bange. Der Kunstrubel
rollt weiter. Na ja, und irgendwie wird vor diesem Hintergrund
auch verständlich – gewissermaßen –, warum Du so viel Murks
erzählst. Etwa über das Konzept.

Denn nach diesem eiskalten Vorgeplänkel kommt sie wirklich zur
Sache. Besser: Sie kommt natürlich nicht zur Sache, sondern
nur  zum  Konzept,  und  die  d13  soll  keines  übergestülpt
bekommen. Denn Konzepte überschatteten heute die „Arbeit der
Kultur“. Was aber ist die? Seit wann geht die Kultur auf
Arbeit?  Und  wenn  ja,  wo?  Eine  Ausstellung  konzeptlos  zu
gestalten hieße für sie, möglicherweise „in einer sehr guten
Kunstmesse zu enden“. Ist das so? Ist eine Messe tatsächlich
konzeptlos? Das wird Herrn Hug oder wen auch immer doch extrem
ärgern,  und  es  ist  beinahe  schon  verwunderlich,  dass  die



Macher der Frieze solch unreflektierte Hirnsoße gestatten. Zum
Glück tun sie das, nicht nur der Pressefreiheit wegen. Denn
hier geht es um mehr als nur den schnöden Alltag in einem
gesellschaftlichen  Subsystem  mit  postfeudalistischen  und
protooligarchischen  Zügen.  Konzept  heißt  gemäß  Duden  unter
anderem,  einen  klar  umrissenen  Plan  zu  haben.  Ist  das  so
verkehrt mit Blick auf ein derartiges Mammutprojekt? Wie sich
die documenta finanziert? Keine Ahnung, aber sollte auch nur
ein Cent meiner Steuern in das Vorhaben fließen, so kann man
erwarten, dass sich die Dame auf ihren Hosenboden setzt und
gefälligst ihre Hausaufgaben macht, sprich: ein tragfähiges
Konzept einer Ausstellung entwickelt und begründen kann, warum
sie  diesen  oder  jenen  Künstler  eingeladen  hat  und  andere
nicht. Was ihr Blick auf die Gegenwartskunst ausmacht, woran
er sich orientiert. Und so weiter… Doch vielleicht brütet CCB
etwas ganz anderes aus, und wir verstehen ihre Worte (noch)
nicht. Alles denkbar, alles möglich, denn sie sagt ja auch,
dass die documenta eigentlich keine Ausstellung ist.

Das Dumme an der Sache ist nicht, dass CCB gewagte Thesen in
den Raum wirft. Das sollte zur d13 auf jeden Fall passieren.
Allerdings sollten nicht die Pfade des Bewusstseins verlassen
werden. Zum Verzweifeln ist’s bei dem absolut hirnrissigen
Vergleich zwischen dem Konzept einer Ausstellung wie der d13
und Facebook. Sie behauptet: „Hier überschattet das Konzept
des Kommunizierens den Inhalt dessen, was kommuniziert wird,
und schafft so narzisstische Störungen in der Gesellschaft.“
Der Vergleich zwischen dem Konzept einer Kunstausstellung und
der  scheinbaren  Funktions-  und  Wirkweise  einer
Internetplattform  verbietet  sich.  Außerdem  ist  diese  FB-
Interpretation sachlich falsch. Der formalisierte Rahmen, der
die Kommunikation über das Internet erlaubt, ist letztlich
flexibel  genug,  um  ein  enormes  Quantum  herkömmlicher
Kommunikation  zu  gestatten.  Eben  jene  unterstellten
narzisstischen  Störungen  ereignen  sich  bei  bereits
Veranlagten, aber nicht in Form einer direkten, monokausalen
Konsequenz,  wie  es  CCB  suggerieren  möchte.  Diese



Hinrichtungsargumente, die gerade nicht argumentieren, wollen
der Technik eine Schuld zuschreiben, die verkennt, dass es
keinen Schuldigen gibt, selbst Herr Zuckerberg ist keiner. Was
CCB hier übertreibt, ist falsch verstandene Medientheorie der
frühen  Neunziger.  Wer  also  möchte  von  offensichtlich
ignoranten, ganz deutlich uninformierten Pseudokünstlern eine
Ausstellung im Format der documenta serviert bekommen? Was
kann denn da erscheinen? Vielleicht ist es de facto so, dass
man  als  Kurator  der  Kasseler  Über-Veranstaltung  heute
tatsächlich wie ein Künstler agieren muss. Vielleicht führt am
Nordpol kein Weg vorbei. Vielleicht ist Kassel auch wirklich
nicht  der  eigentliche  Veranstaltungsort  dieser  Schau  und
vielleicht versteht man ferner den Humor dieser Kaste von
künstlichen  Kunstmultiplikatoren  nicht  mehr.  Aber  was  aus
dieser Wortblubberei zu lesen ist, das reicht, um einem die
Lust zu verderben: einerseits am Betrieb, andererseits an der
Ausstellung.  Und  das  zu  bemerken,  ist  keine  Frage  der
Häufigkeit  des  Besuchs.

Eberhard! (Schlotter…)
geschrieben von Charlotte Lindenberg | 16. Mai 2022

https://www.revierpassagen.de/1161/eberhard-schlotter/20110606_1345


Schlotter  "Schwarzer  Lappen",  1962,
Mischtechnik, Foto CL

Ich  bin  ja  sehr  tolerant.  Und  grundsätzlich  historisch
interessiert. Wenn mich also jemand fragt, ob ich mitkäme in
den Kunstverein einer mittelgroßen Gemeinde (wart ihr schon
mal in „Darmstadt“ (sic)? Liegt südlich von Wixhausen (sic).
Kein  Scherz;  die  Hessen  sind  bekannt  für  poetische
Namensgebungen.) Also jedenfalls, wenn mich jemand sowas fragt
und mir die Besichtigung der Ausstellung eines neunzigjährigen
Malers in Aussicht stellt, sag ich natürlich gequält aber
aufgeschlossen „kann’s kaum erwarten“ – oder sowas in der
Richtung.  Meister  der  Moderne  muss  man  sich  schließlich
unermüdlich draufschaffen, weil wie wir wissen, ist besagte
Moderne ja unsere Antike und so.

Dass mir der Name Eberhard Schlotter (tja, auch Niedersachsen
können  poetisch)  noch  nie  begegnet  ist,  obwohl  eingedenk
unserer  ansehnlichen  Lebensspannen  eigentlich  Zeit  genug
gewesen wäre, bremst meinen Enthusiasmus zusätzlich. Dann aber
erinnere ich mich an meine inbrünstig demokratische Lasst-mal-
die-Kleinen-nach-vorn-Mentalität, und an meine Schimpftiraden
hinsichtlich  der  immergleichen  Hypes  der  üblichen
Verdächtigen. Also halte ich mir einen pädagogisch wertvollen
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Vortrag,  um  mich  von  der  These  zu  überzeugen,  dass  die
Tatsache, dass ein Maler offensichtlich neunzig Jahre lang in
der Pre-Emerging-Schleife verbracht hat, nur seine konsequente
Mainstream-Inkompatibilität  beweist,  und  hier  aufrechter
Widerstand gegen zeitgenössischen Anpassungsdruck zu erwarten
ist.

Auf dem Weg zum Tatort weiß ich genau, welche Art von Malerei
die nächste halbe Stunde meine geballte Selbstdisziplin (=
Verdrängung hartnäckiger Fluchtimpulse) fordern wird. Wenn er
1921 geboren wurde, ist er aller Wahrscheinlichkeit nach in
den 1950er Jahren zu Hochform aufgelaufen und hat demnach sein
kreatives Potential in die unausweichlich informelle Malerei
jener Epoche investiert. Gegen die hab ich auch gar nichts.
Und gerade deswegen inzwischen dann doch häufig genug gesehen.
Abbildungen in einer Zeitung bestätigen mein sorgfältig
differenziertes Vorschussurteil: „Ach, so einer.“ Na denn: Auf
zur Vollstreckung des Bildungsauftrags.

Schlotter  "Die  graue  Tür",  00,
Mischtechnik, Foto CL
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Beim  Betreten  der  Halle  erleide  ich  einen  Anfall  akuter
Maulsperre: Der Unterkiefer sackt und lässt mich eine Weile
intelligenzfrei  an  die  Wände  starren.  Der  Wow-Faktor  hat
zugeschlagen.

Trotz aller Vielfalt lässt das Panorama aus abstrakten und
veristischen – d.h. ins Groteske übersteigerten figurativen –
Gemälden eine eigenartige Übereinstimmung erkennen:

Noch die scheinbar ungegenständlichsten Arbeiten erweisen sich
als  in  Farbe  und  Form  reduzierte  Darstellungen
wiedererkennbarer  Motive:  Architektur  in  Landschaft,
Gebäudeteile, Licht und Schatten auf Mauerwerk und Holz.

Schlotter  "Die  kleine  Stadt
Huayacan", 01, Mischtechnik, Foto CL

Der Verzicht auf Einzelheiten aber bedeutet keine wirkliche
Reduktion,  sondern  bietet  Raum  für  einen  erstaunlichen
Detailreichtum der Struktur einer Oberfläche, die keine ist.
Aus  einer  Mischung  von  Sand,  Gips  und  Farbe  (oder  so)
entstehen  Reliefs,  die  den  Blick  vollständig  vom  Inhalt
(„Leeres Kaufhaus“, „Das große Wäscheproblem“ etc.) auf die
Form lenken. Das Auge kriecht in Furchen und stolpert über die
Leinwand  verkrustende  Plateaus,  deren  Fülle  erdfarbiger
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Nuancen einem denkbar unbunten Spektrum entstammt. Schlotters
Palette beschränkt sich so konsequent auf Farbfamilien, wie
sie allenfalls oberhalb der Vegetationsgrenze oder 40° Celsius
in der Wüste vorkommen, dass es nicht überrascht, dass der
Maler seit 1960 einen zweiten Wohnsitz im spanischen Alicante
unterhält.

Schlotter "Gropius was here", 1999,
Mischtechnik, Foto CL

Die  Personendarstellungen  aus  den  1950er  bis  70er  Jahren
hingegen  sind  bunter,  aber  nicht  farbenfroh,  denn  Dunkles
dominiert  –  in  jeder  Hinsicht.  Auch  hier  lenkt  das
weggelassene  Beiwerk  die  Aufmerksamkeit  auf  die
psychogrammartigen  Porträts.  Nahezu  alle  Gesichter  erinnern
auf ihre Weise an Masken: das bizarre Makeup Jugendlicher
Mitte der 80er Jahre, der bevorstehende Tod im aufgelösten
Gesicht  eines  Heroinabhängigen,  das  subtile  Sabbern  des
angetrunkenen Lustmolchs im Frack.
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Schlotter  "Der
selbständige  Sohn  des
Metzgers",  Öl  auf  Lwd.,
Foto CL

Eine allgegenwärtige physiognomische Asymmetrie lässt auf die
zwei Seelen, ach, der ProtagonistInnen schließen. Gesichts-
und Körperhälften sind selten synchron: ein Auge ist müde, das
andere lüstern, ein Mundwinkel hebt, der andere senkt sich.
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Schlotter  "Die  Frau  des
Metzgers",  1958,  Öl  auf
Lwd.,  Foto  CL

Szenarios ohne Personen hingegen wirken symbolisch, dabei aber
polyvalent – eher Pittura Metafisica als bedeutungsschwangere
Redseligkeit. Zurückgelassene Gegenstände und leere Interieurs
erzählen von etwas, das wir nie erfahren werden. Angesichts
der Verteilung von lesbaren Details und freien – nicht leeren
– Flächen drängt sich ohnehin der Eindruck auf, dass es dem
Maler weniger um den rekonstruierbaren Plot ging als darum,
das Geplauder der Einzelheiten räumlich einzudämmen und den
größten  Teil  der  Leinwand  dem  freien  Spiel  von  Farbe  und
Schatten zu widmen.
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Schlotter  "Herein  ohne
anzuklopfen",  04,
Mischtechnik,  Foto  CL

Fazit:  Normalerweise  bin  ich  nicht  so  freigiebig  mit
Beifallsstürmen,  aber  diese  Ausstellung  ist  faszinierend.
Dabei hab ich die ganze Druckgrafik gar nicht erwähnt. Und das
ist gut so, denn ein Blog ist kein Katalog und Schlotter muss
man offline sehen. Fahrt mal nach Darmstadt (sic)!

Eberhard  Schlotter  „unterm  Strich“  bis  22.8.11  in  der
Kunsthalle  Darmstadt

Künstlergruppe  Freiraum2010
verabschiedet  sich  von  der
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Lukaskirche
geschrieben von Anja Distelrath | 16. Mai 2022

Die  entweihte  Lukaskirche  in  Essen-
Holsterhausen soll modernisiert werden, die
Kunst  muss  raus.  Nach  zwei  erfolgreichen
Austellungen  verlassen  die  Künstler  von
Freiraum2010 das einst christliche Gebäude in
der Planckstraße.

Am 1. Mai war letzter Ausstellungstag. Zum Abschied verkündete
Joscha Hendricksen, Pressesprecher der Gruppe, die „100 Thesen
zum Freiraum“ – in Anlehnung an René Polleschs „Der perfekte
Tag“, wie er betonte. Entsprechend nachdenklich wirken nun die
teils  lustig,  intelligenten  und  immer  irgendwie  abgedreht
klingenden Thesen nach. „Nach fast einem Jahr auf der Suche
nach Freiräumen, ist unsere Gruppe gewachsen. Dass wir jetzt
wieder ohne Ort zum Zusammenkommen und Arbeiten dastehen, ist
eine Tragödie. Dies schwächt unsere Gruppe und erschwert die
Möglichkeit,  künstlerische  anspruchsvolle  Projekte  zu
entwickeln und zu verwirklichen“, sagte Hendricksen nach der
Veranstaltung.

Friedlicher Protest – Durch Hausbesetzung ans Ziel
gelangt
Zur Kirche als Arbeits- und Ausstellungsort
gelangte Freiraum2010 nachdem sie vergangenes
Jahr  das  DGB-Gebäude  in  der  Essener
Innenstadt  friedlich  besetzt  hatten.  Auch
wenn die Besetzung nur wenige Tage andauerte,
so  verschaffte  sie  den  Künstlerinnen  und
Künstlern zumindest Gehör bei der Presse und
schließlich  auch  bei  der  VEWO
Wohnungsverwaltungs GmbH. Sie stellte ihnen
das  Gebäude  für  einige  Monate  als  Arbeits-  und
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Ausstellungsraum  zur  Verfügung.

Und  das  Ergebnis  kann  sich  sehen  lassen.  Zur  ersten
Ausstellung ist bereits ein Katalog erschienen, der, wie auch
die zweite Ausstellung, eine breite Facette junger Kunst – von
Streetart über Fotografie bis zu Installationen – zeigt.

Unsicher in die Zukunft
Bereits fest steht: Aus der Kirche soll ein
integratives Wohnprojekt werden. Doch wie es
für  die  Künstlergruppe  weiter  geht,  bleibt
ungewiss.  Bislang  hat  sich  noch  kein
entsprechendes  Gebäude  beziehungsweise
Investor  oder  Vermieter  gefunden,  der  den
Künstlern  langfristig  eine  Bleibe  geben

würde.  „Hätte  es  die  Kulturhauptstadt  nicht  gegeben,  dann
wären wir wohl nicht so erstaunt über das geringe Interesse
seitens der Verantwortlichen in Kultur und Politik an einer
vitalen  Kunstszene  in  Essen-  der  Einkaufsstadt“,  erklärt
Joscha Hendricksen. Denn „angesichts der geringen Mittel, die
benötigt  würden,  um  unserer  Initiative  eine  Plattform  zu
ermöglichen, und den großen Reden über Nachhaltigkeit, wundert
es  uns  schon,  dass  eine  Odyssee,  die  mehr  als  100
Kunstschaffende und 2500 Besucher in einen Leerstand gebracht
hat, auf der Straße stranden muss.“

Doch  so  schnell  wollen  die  Künstler  nicht  aufgeben.  „Der
Freiraum ist auf der Suche nach einem neuen Objekt!“, steht
auf der Homepage. Bleibt zu hoffen, dass der Nachhall dieser
Ausstellung auf offene Ohren trifft.
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Heinrich Böll: Vom Kinderfoto
bis  zum  Altersgedicht  –
Erstmals  umfassende
Ausstellung in Köln
geschrieben von Bernd Berke | 16. Mai 2022
Von Bernd Berke

Köln. „Charakterliches Streben: zufriedenstellend; Geistiges
Streben:  zufriedenstellend;  Religion:  genügend;  Deutsch:
genügend“  –  Kein  sehr  glänzendes  Abiturzeugnis.  Aus  dem
Menschen kann nicht viel geworden sein, könnte man meinen.
Doch die mäßigen Bewertungen stehen auf dem Reifezeugnis, das
am 6. Februar 1937 auf den Namen Heinrich Böll ausgestellt
wurde.

Das Origiaaldokument ist eines von rund 450 Exponaten, die zur
ersten wirklich umfassenden Böll-Ausstellung gehören. Am 21.
Dezember,  dem  Tag,  an  dem  der  wohl  bekannteste  deutsche
Nachkriegs-Schriftsteller 70 Jahre alt geworden wäre, wird die
Zusammenstellung  in  der  Kölner  Zentralbibliothek  (Josef-
Haubrich-Hof) mit einer Ansprache von Walter Jens eröffnet.

In dem eingangs zitierten Zeugnis wurden auch die Verhältnisse
geschildert,  aus  denen  der  Autor  stammte:  „Geordnetes
Familienleben,  doch  sehr  dürftige  Verhältnisse.  Der  Vater,
Bildhauer, ist seit langem arbeitslos. 6 Kinder“. Unter dem
Punkt  „Charakter“  behaupten  die  Lehrer:  „Schwerblütig,
verträglich, vielleicht nicht energisch genug“.

Natürlich  wird  nicht  nur  Bölls  Schulzeit  durch
Ausstellungstücke dokumentiert. Die vom Böll-Neffen Viktor und
von  Gabriele  Ricke  erarbeitete  Schau  ist  chronologisch  in
sieben  Abteilungen  gegliedert,  sie  reicht  vom  Kinder-und
Klassenfoto über die Kriegspostkarte aus Nordfrankreich, über
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Briefwechsel mit den Kollegen von der „Gruppe 47″ bis hin zu
Dokumenten, die das stete politische Wirken Heinrich Bölls
belegen. Fotos zeigen ihn z. B. bei einer Rede gegen die
Notstandsgesetze  (Mai  1968)  und  bei  der  großen  Bonner
Friedensdemonstration  (Oktober  1981).

Zwei  weitere  Dokumente  markieren  die  Extrempole  der
öffentlichen Einschätzung Bölls: eine infame Karikatur, die
Böll als Helfershelfer der Terroristen darstellt – und jenes
Telegramm, mit dem die Schwedische Akademie der Wissenschaften
dem  Schriftsteller  1972  mitteilte,  daß  man  ihm  den
Literaturnobelpreis  verliehen  habe.

Nicht nur jene, die Bölls politische Wirkung höher einschätzen
als  seine  literarische  Potenz,  kommen  auf  ihre  Kosten.
Detailliert wird – am Beispiel des Buchs „Gruppenbild mit
Dame“ – Bölls Schaffensprozeß belegt. Der Einblick in die
literarische  Werkstatt  des  1985  verstorbenen  Kölner
Ehrenbürgers  umfaßt  erste  Ideen,  Notizen,  Entwürfe,  Ma-
terialien,  die  der  Autor  tieim  Schreiben  heranzog,
Korrekturfahnen  und  Buchausgaben.

Ein Brief, den er Ende der 40er Jahre an seinen ersten Lektor
schrieb, erhellt auch ein weniger bekanntes Kapitel aus Bölls
Leben. Er war damals – kaum, daß er begonnen hatte – drauf und
dran,  die  Schriftstellerei  ganz  aufzugeben,  und  zwar  aus
finanziellen Gründen. Spürbaren Erfolg hatte er mit seinen
Büchern nämlich erst ab Mitte der 50er Jahre.

Daß die Materialien über Boil in Köln so zahlreich beisammen
sind,  ist  erfreuliche  Folge  des  Vertrags,  den  der  Autor
seinerzeit mit der Stadt schloß: Köln zahlte ihm eine Pension,
Böll überschrieb der Domstadt dafür seinen Nachlaß.

Die Ausstellung schließt mit einem sehr privaten Dokument,
einem Gedicht, das Böll kurz vor seinem Tod, am 8. Mai 1985,
für seinen Enkel Samay schrieb:

„Wir kommen weit her / liebes Kind / und müssen weit gehen /



keine Angst / alle sind bei Dir / die vor Dir waren / Deine
Mutter, Dein Vater / und alle, die vor ihnen waren“.

Die Ausstellung dauert vom 22. Dezember bis 30. Januar 1988
(Öffnungszeiten: Di. u. Do. 11.30 bis 20 Uhr, Mi. u. Fr. 9-18
Uhr, Sa. 10-15 Uhr). Eintritt frei, Begleitbroschüre 2 DM.


