
Josef  Albers  und  Bottrop  –
Kunst im Weltmaßstab
geschrieben von Bernd Berke | 9. Januar 2023

Ein Künstler, der offenkundig auf Übersicht und Ordnung
hielt, jedoch auf seine stille Weise passioniert war:
Josef Albers auf einer Fotografie von John T. Hill. ©
John T. Hill

Alte  Weisheit:  Feste  soll  man  feiern,  wie  sie  fallen.  In
Bottrop gab und gibt es gleich mehrfachen Anlass. Hier gilt’s
der Kunst!

Erstens  wurde  eine  umfangreiche  Ausstellung  über  den  wohl
berühmtesten Sohn der Ruhrgebietsstadt eröffnet: Josef Albers
(1888-1976).  Zweitens  gibt  es  just  einen  gelungenen
Erweiterungsbau zum Josef Albers Museum Quadrat, mit dem nun
gleichzeitig  Dauer-  und  Sonderschauen  möglich  sind.  Und
drittens  hat  sich  ein  kuratorisches  Lebenswerk  gerundet,
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nämlich das des langjährigen Bottroper Museumsleiters Heinz
Liesbrock, der im Oktober 2022 in den wohlverdienten Ruhestand
gegangen  ist  und  die  gegenwärtige  Ausstellung  noch
verantwortet hat. Seine Nachfolgerin ist Linda Walther.

Heinz Liesbrock dürfte weltweit zu den besten Albers-Kennern
gehören, auch verfügt das nunmehr deutlich erweiterte Haus auf
diesem Gebiet über eine global bedeutsame Sammlung. Ein großes
Konvolut  verdankt  Bottrop  der  Schenkung  durch  die
Künstlerwitwe Anni Albers anno 1980. Daraufhin entstand 1983
das Museum. Schon 1958 hatte es eine Albers-Retrospektive in
Bottrop gegeben, freilich in der örtlichen Berufsschule, weil
die Stadt damals noch kein Museum besaß. Wie gut, dass sich
das so grundlegend geändert hat. Bottrop hat seinen Platz auf
der Landkarte der Künste.



Josef  Albers:  „Homage  to  the  Square“,  1969,  Öl  auf
Masonit (Josef Albers Museum Quadrat Bottrop – © The
Josef  and  Anni  Albers  Foundation  /  Foto:  Werner  J.
Hannappel; VG Bild-Kunst, Bonn 2022)

Die jetzige Ausstellung widmet sich mit rund 120 Exponaten in
den  acht  Räumen  des  Neuanbaus  dem  nicht  nur  quantitativ
beherrschenden  Zyklus  in  Albers‘  Oeuvre,  nämlich  just  den
Quadraten. Unter dem generellen Titel „Homage to the Square“
(Huldigung  an  das  Quadrat)  sind  von  1950  bis  in  Albers‘
Sterbejahr 1976 über 2000 dieser Ölgemälde entstanden. Mit
Schattierungen  von  Grau,  Weiß  und  Schwarz  hatte  es  1950
begonnen, als Albers bereits 62 Jahre alt war. In der Folge
traten nach und nach die Farben hervor – und wie! Mit der
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prinzipiell  unendlich  fortsetzbaren  Reihe  hat  Josef  Albers
ungemein viele Möglichkeiten der an sich eher unscheinbaren
Quadratform erprobt – ebenso behutsam wie leidenschaftlich,
wovon  immer  und  immer  wieder  das  geheimnisvoll  verhaltene
Leuchten,  das  intensive  Aufglühen  oder  auch  das  sanfte
Verblassen der Farben zeugen.

Lange ist der einstige Bauhaus-Lehrer Josef Albers, der 1933
vor der Nazi-Diktatur in die USA emigrierte, in erster Linie
als Kunstpädagoge und Theoretiker verkannt worden. Das war er
gewiss  auch.  Doch  die  Bottroper  Zusammenstellung  zeigt
abermals, dass diese Auffassung viel zu kurz greift. Anhand
der  Quadrate  hat  Albers,  als  wenn  es  dessen  noch  bedurft
hätte,  Schritt  für  Schritt  seine  souveräne  malerische
Meisterschaft  bewiesen.  Mit  strenger  Disziplin,  „bedachtsam
und ruhig“, wie er selbst gesagt hat, erschloss er – feinstens
differenzierend – auf Basis einer gleichbleibenden Grundform
immer neue Farbräume. Staunenswert, wie die Farben dabei auch
ungeahnte  Charakteristika  entfalten.  Blau  ist  hier  nicht
unbedingt kühl, Rot nicht unbedingt offensiv. Wandelbarkeit
waltet als Prinzip.



Bottroper  Ausstellungsansicht  mit  Quadrat-Bildern  von
Josef Albers. (© Foto Laurenz Berges / VG Bild-Kunst,
Bonn 2022)

Auch sollte man nicht dem Vorurteil aufsitzen, Albers habe
sich  mit  den  Quadrat-Bildern  schlichtweg  erschöpfend
wiederholt. Genügend Zeit und Aufmerksamkeit beim Betrachten
vorausgesetzt, werden Entdeckungen kaum ausbleiben: Eigentlich
hat  jedes  Quadrat  oder  zumindest  jede  Bildergruppe  andere
Qualitäten,  lässt  Farben  anders  miteinander  in  Dialog  und
Interaktion  treten.  Allerdings  können  sich  diese  je
individuellen Bilder auch zu gemeinsamer Wirkung summieren, so
etwa  in  einem  gelblich  oder  einem  in  allerlei  Rottönen
schimmernden Raum. Gerade in dieser Fülle an Ähnlichkeiten
gilt  es  eben,  noch  genauer  hinzusehen,  um  Übergänge  und
Unterschiede wahrzunehmen.

Heinz Liesbrock spricht von wechselndem Farbklima. Tatsächlich
werden  in  jedem  dieser  Räume  andere  Valeurs  und
Gefühlsregungen  aufgerufen.  An  mancher  Stelle  steigert  und
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verdichtet sich dies zur Feier der Farben. Es ist freilich
keine stürmische Leidenschaft, die sich da äußert, sondern
innige  Einfühlung.  Typischer  Albers-Satz  zu  seiner
Arbeitsweise: „Ich will langsam einsinken.“ Expressive Gestik,
vorübergehend auf dem Weltkunstmarkt dominant, war seine Sache
nicht. Der Sohn eines Bottroper Malermeisters hielt indes viel
auf solides Handwerk als Grundlage der Kunst.

Im  Neubau,  der  sich  durch  eine  Art  Zeittunnel  ans  1983
eröffnete  Museum  anschließt,  kommen  die  Quadratbilder  erst
recht zur Geltung. Das Schweizer Architektenteam Gigon / Guyer
(Annette Gigon, Mike Guyer) hat ein zweistöckiges Gehäuse mit
1400 Quadratmetern Fläche geschaffen, dass ganz unaufdringlich
der ausgestellten Kunst dient. Bewusste Zurückhaltung prägt
Baulichkeit  und  Kunstwerke  gleichermaßen.  Man  beachte  die
subtile, kalkuliert gestaffelte Lichtführung, die den Werken
ohne  jede  Effekthascherei  ihren  angemessenen  „Auftritt“
ermöglicht. Josef Albers hat nach eigenen Worten die Stille
von Ikonen im Sinn gehabt. Die Bottroper Auswahl kommt diesem
Anspruch sehr nahe, nicht zuletzt mit diversen Fensterblicken
in  den  umgebenden  Stadtpark,  welcher  die  erstrebte  Ruhe
zusätzlich befördert. Sonst glänzt Bottrop – gelinde gesagt –
nicht  gerade  durchweg  mit  Schönheit.  Hier  aber  wird  sie
Ereignis.



Grün und Architektur: Ausblick aus dem Bottroper Museum
in den umgebenden Park. (Foto: Bernd Berke)

Hinzu kommt, was bisher nicht synchron möglich war. Im Bau von
1983 lässt die Dauerausstellung die bildnerische Herleitung
sichtbar werden: Das Quadrat war demnach nicht plötzlich da,
nicht  gleichsam  „in  den  Schoß  gefallen“  oder  kurzerhand
willkürlich gewählt, sondern Josef Albers hat diese Form – in
einer Art Inkubationszeit – allmählich quasi zur Serienreife
entwickelt.  Solch  ein  haltbares  Langzeitprojekt  hätte  sich
wohl kaum aus bloßem Zufall hervorbringen lassen.

Josef Albers hat nachhaltig wirksame Anregungen recht früh
empfangen, zuvörderst in Hagen, wo er sich schon 1908 in Paul
Cézannes  Bild  „Der  Steinbruch  Bibémus“  mit  seinen
geschichteten  Farbzonen  vertiefte.  Damals  gehörte  es  zur
Sammlung von Karl Ernst Osthaus, nun ist es in Bottrop als
Leihgabe des Essener Museums Folkwang zu sehen. Dorthin wurden
nach Osthaus‘ Tod die Hagener Kunstschätze 1922 (also vor 100
Jahren) verkauft – eine bis heute aufs Hagener Museum Osthaus
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schmerzlich und in Essen wohltuend nachwirkende Entscheidung.

Und  Albers‘  eigener  Einfluss  auf  andere  Künstler?  Nach
mancherlei  Skepsis,  die  ihm  zu  Zeiten  des  gegenläufigen
Abstrakten Expressionismus entgegengebracht wurde, hat er es
vermocht, eine Generation von US-Künstlern für sich und seine
Werke  einzunehmen;  beispielsweise  Ad  Reinhardt  und  Donald
Judd, der sich – auch als versierter Kunstkritiker – aktiv für
Albers‘  „Wiederentdeckung“  eingesetzt  hat  und  mit  einer
markanten Objekt-Arbeit in dieser Ausstellung vertreten ist.
Albers‘  Impulse  für  die  Minimal  Art  sind  ohnehin  kaum  zu
überschätzen.

„Homage to the Square“ / „Huldigung an das Quadrat“. Josef
Albers Museum Quadrat, Bottrop, Anni-Albers-Platz 1. Noch bis
zum 26. Februar 2023. Katalog 64 Euro.

_____________________________

Der Beitrag ist erstmals im Kulturmagazin „Westfalenspiegel“
(Münster) erschienen. 

 

Faszination  der  Farbe  Grau:
Bottrop zeigt Werke des US-
Malers James Howell
geschrieben von Werner Häußner | 9. Januar 2023
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James Howell, 48.17 bis 73.20 02/16/02, 2002, Acryl auf
Leinwand, sechsteilig, 168 × 168 cm, Serie 10© James
Howell Foundation / Courtesy Bartha Contemporary, London
(Foto: Mareike Tocha, Köln)

Das Josef Albers Museum Quadrat Bottrop zeigt eine Ausstellung
mit Werken des Malers James Howell (1935-2014).

Das Museum will die Arbeiten in den Kontext der Bottroper
Albers-Sammlung stellen, da Howell, so die Pressemitteilung,
wie  der  1888  in  Bottrop  geborene  und  1976  in  New  Haven
(Connecticut)  gestorbene  Albers  „die  Grenzen  von  Form  und
Farbe“ auslotete, um zu einem „erfüllten Ausdruck des Bildes
zu gelangen“. Die Ausstellung unter dem Titel „Resolution and
Independence“ entstand in Zusammenarbeit mit der James Howell
Foundation und ist bis 10. Juli 2022 zu sehen.

James  Howell  wurde  bekannt  durch  Bilder,  in  denen  er  den
Übergang von Licht zu Schatten mit mathematischer Präzision
konstruierte und dennoch den Eindruck von selbstverständlicher
Leichtigkeit  zu  erzeugen  wusste.  Zu  seinen  Schlüsselwerken
gehört  „Series  10“  (1996).  In  den  Bildern  dieser  Reihe



verschattet sich die Farbe Grau von oben nach unten zunehmend
in unmerklichen Schritten. Ein gleichmäßig weicher Farbverlauf
lässt  die  Bilder  leicht  und  ungreifbar  erscheinen.  „Grau
verkörpert für mich Zeitverläufe“, erklärte Howell, „es ist
mysteriös  …  und  ich  mag  seine  Weichheit;  es  ist  auch
Einfachheit  und  Raum.“

James Howell, 48.17 08/30/00, 2000, Acryl auf Leinwand,
102 × 102 cm, Serie 10 © James Howell Unifikation /
Courtesy  Bartha  Contemporary,  London  (Foto:  Mareike
Tocha, Köln)

Der 1935 in Kansas City geborene Maler interessierte sich
schon als Kind für Malerei, erwarb bereits mit 18 Jahren eine



Pilotenlizenz  und  studierte  Englische  Literatur  und
Architektur  in  Stanford.  Nach  seinen  Abschlüssen  arbeitete
Howell als Architekt in Seattle und Bainbridge Island. Ab 1962
widmete  sich  der  Autodidakt  auf  den  Feldern  Malerei  und
Zeichnen ausschließlich der Kunst.

Unter dem Einfluss von Fairfield Porter (1907-1975), der ihn
zur  Acrylmalerei  ermutigte,  arbeitete  Howell  zunehmend
abstrakt. Von seinem Studio auf San Juan Island (Washington)
aus konnte er in der Natur die fließenden Veränderungen von
Wasser und Licht beobachten, die er in reduzierter Farben- und
Formensprache in seinen Bildern reflektiert. 1992 ging Howell
nach  New  York,  wo  er  2014  mit  78  Jahren  starb.  Seinen
künstlerischen Durchbruch erfuhr Howell erst in den neunziger
Jahren; in Deutschland waren seine Bilder zuerst 1997/98 auf
Ausstellungen in Köln und Düsseldorf zu sehen.

http://quadrat.bottrop.de

Befremdende  Bilder  aus  dem
Märchenwald  –  „Mühl“  von
Bernhard  Fuchs  im  Bottroper
„Quadrat“
geschrieben von Rolf Pfeiffer | 9. Januar 2023
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©  Bernhard  Fuchs  /  VG  Bild-Kunst,
Bonn  2020.  Bernhard  Fuchs,  ohne
Titel, aus der Serie MÜHL, 2014-2019

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

Fast nur Natur

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

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

Zurückhaltung

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

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

Eine ewige Dunkelheit

„Oft schenkt während meiner Wanderungen das Betrachten und
Erklettern  eines  Steinblocks  dem  Denken  einen  heilsamen
Widerstand, weil in seiner Stärke und seiner Ruhe eine Art
,ewige’ Dunkelheit verborgen bleibt.“ So zitiert das Bottroper
Museum  den  oberösterreichischen  Künstler.  Nicht  alle
Waldbesucher werden so intensive Empfindungen haben, da müssen
Stichworte  wie  Heimat,  Kindheit,  Geborgenheit  sicherlich
hinzugedacht  werden.  Unzweifelhaft  jedoch  erschaffen  Fuchs’
Bilder in ihrer Gesamtheit eine große, fast schon archaische
Intensität, laden ein zu einer intuitiven Auseinandersetzung
mit  vertrauter  Nähe  und  unerwarteter  Fremdheit.
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Konsequenterweise gilt „Mühl“, ein winziges Schildchen auf der
Wand  erklärt  es,  als  ein  einziges  „o.T.“,  mithin  als  ein
einziges,  vielteiliges  Werk  „ohne  Titel“,  was  etwas
widersprüchlich ist. Aber gemeint ist wohl, daß kein einzelnes
Bild sinnvollerweise einen Titel tragen kann, die Bilder in
ihrer Gesamtheit indes schon.

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

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

(Fast)  alles  über  „Kunst  &
Kohle“:  17  Museen  in  13
Revier-Städten  stemmen
Mammutprojekt  zum  Ende  der
Zechen-Ära
geschrieben von Bernd Berke | 9. Januar 2023
Schwarz.  Schwarz.  Schwarz.  Es  ist,  in  mancherlei
Schattierungen  bis  hin  zu  diversen  Grauwerten,  der
beherrschende  „Farb“-Ton  dieses  wahrlich  ausgedehnten
Ausstellungsreigens.

https://www.revierpassagen.de/50044/fast-alles-ueber-kunst-kohle-17-museen-in-13-revier-staedten-stemmen-mammutprojekt-zum-ende-der-zechen-aera/20180504_1853
https://www.revierpassagen.de/50044/fast-alles-ueber-kunst-kohle-17-museen-in-13-revier-staedten-stemmen-mammutprojekt-zum-ende-der-zechen-aera/20180504_1853
https://www.revierpassagen.de/50044/fast-alles-ueber-kunst-kohle-17-museen-in-13-revier-staedten-stemmen-mammutprojekt-zum-ende-der-zechen-aera/20180504_1853
https://www.revierpassagen.de/50044/fast-alles-ueber-kunst-kohle-17-museen-in-13-revier-staedten-stemmen-mammutprojekt-zum-ende-der-zechen-aera/20180504_1853
https://www.revierpassagen.de/50044/fast-alles-ueber-kunst-kohle-17-museen-in-13-revier-staedten-stemmen-mammutprojekt-zum-ende-der-zechen-aera/20180504_1853


Weiße Nymphen am Fuße einer Kohlehalde: Blick auf Alicja
Kwades Installation „Die Trinkenden“ im Museum Ostwall
im Dortmunder „U“. (Foto: Bernd Berke)

Hie  und  da  erscheint  die  Finsternis  schon  im  Titel:
Schlichtweg  „Schwarz“  lautet  er  im  Bochumer  „Museum  unter
Tage“,  „Reichtum:  Schwarz  ist  Gold“  heißt  es  derweil  im
Duisburger Lehmbruck-Museum. Anderwärts dominiert das Schwarz
jedenfalls  die  verwendeten  Materialien  oder  wird  durch
vielfältige  Kontraste  und  sozusagen  durch  Legierungen
anverwandelt.  Wirklich  kein  Wunder,  denn  es  geht  ja  im
gesamten Revier um „Kunst & Kohle“.

Der Ausstellungssommer 2018 hat durchaus fordernden Charakter.
Kulturbeflissene müssen sozusagen alles geben (bekommen dafür
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aber auch etliches geboten): In den letzten Tagen eröffneten
eine  raumgreifende  Schau  zur  Geschichte  des  Steinkohle-
Bergbaus in Essen und ein fünffach aufgefächertes Friedens-
Projekt in Münster. Wir berichteten jeweils. Hier und jetzt
aber geht es um eine weitere Unternehmung, die sich aufs Ende
des deutschen Bergbaus bezieht und insgesamt alles andere von
den  Dimensionen  her  in  den  Schatten  stellt:  Gleich  17
Ausstellungshäuser in 13 Städten des Ruhrgebiets vereinen ihre
Kräfte just zum revierweiten Ereignis „Kunst & Kohle“, das an
den meisten Orten bis zum 16. September dauert.

Hilfreiches Netzwerk der RuhrKunstMuseen

Ohne das gemeinsame Netzwerk jener 20 „RuhrKunstMuseen“, die
seit 2008 – damals im Vorfeld des Kulturhauptstadtjahres 2010
– zunehmend kooperieren, wäre der Kraftakt so nicht möglich
gewesen. Auf diese Strukturen ließ sich aufbauen, als es darum
ging, das weitläufige Themenfeld in aller Vielfalt, Breite und
Tiefe darzustellen. Das Ganze soll natürlich auch touristisch
beworben werden. Die nicht nur insgeheime Hoffnung: Wer für
die Kunst ins Revier kommt, wird hier vielleicht auch ein
bisschen „Kohle“ ausgeben.

Gruppenbild vor dem bereits
teilweise  verhüllten  Herner
Schloss  Strünkede:
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Direktor(inn)en  diverser
Kunstmuseen  des  Ruhrgebiets
und  Vertreterinnen  der
beteiligten  Stiftungen.
(Foto:  Bernd  Berke)

Sprachspielchen  beiseite.  Schon  seit  2011  liefen  die
Vorarbeiten zu „Kunst & Kohle“, bereits seit 2007 sah man ja
das epochale Datum der letzten Zechenschließungen in Bottrop
und  Ibbenbüren  unweigerlich  kommen.  Also  kann  man  jetzt
(inklusive museumseigener Mittel) auf einen stolzen Etat von
2,5 Millionen Euro zurückgreifen und Arbeiten von rund 150
Künstler(inne)n  auf  insgesamt  20000  Quadratmetern
Ausstellungsfläche  zeigen.

Hauptförderer  ist  mit  750.000  Euro  einmal  mehr  die  RAG-
Stiftung,  die  vor  allem  gegründet  wurde,  um  die  enormen
„Ewigkeitskosten“ (Grundwasserschutz etc.) nach dem Ende des
Bergbaus zu tragen, welche jährlich rund 220 Millionen Euro
ausmachen  dürften.  Das  Stiftungsvermögen  liegt  allerdings
auch,  wie  es  in  vornehmer  Diskretion  hieß,  im  „niedrigen
zweistelligen Milliardenbereich“, so dass auch noch dies und
das für Kultur und Bildung übrig bleibt. Außerdem sind bei
„Kunst & Kohle“ u. a. die Kunst Stiftung NRW und die Brost
Stiftung mit an Bord.

Im  Bottroper  Josef  Albers
Museum:  Bernd  und  Hilla
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Becher  „Fördertürme“
(Fotografien,  1972-83)  (©
Estate Bernd & Hilla Becher,
vertreten durch Max Becher,
Courtesy Die Photographische
Sammlung/SK  Stiftung  Kultur
–  Bernd  und  Hilla  Becher
Archiv,  Köln,  2018)

Wie bekommt man das in den Griff?

Das sind fürwahr imponierende Zahlen und Fakten. Doch wie
bekommt  man  das  gesamte,  nahezu  monströse  Unterfangen  als
Besucher (oder Berichterstatter) „in den Griff“? Wie kann man
sich welche Schneisen schlagen?

Wie zu hören war, schicken sich mehrere Regional-Zeitungen an,
mit all den einzelnen Ausstellungen gleichsam in Serie zu
gehen  und  so  auch  das  von  Journalisten  gefürchtete
„Sommerloch“ Stück für Stück zu füllen. Glückauf dazu! Wir
bringen hingegen einen schier endlosen „Riemen“, der dennoch
nur Hinweise und Stichworte enthalten kann…

Die einstige Bergbaustadt Hamm ist leider nicht dabei

Im  Duisburger  Lehmbruck-
Museum  zu  sehen:  William
Kentridge  „Drawing  for
Mine“,  Kohlezeichnung
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(1991).  (©  William
Kentridge)

Einstweilen muss ich freimütig bekennen, nicht etwa alle 17
Ausstellungen  gesehen  zu  haben.  Das  kann  –  außer  dem
federführenden  Koordinator  Prof.  Ferdinand  Ullrich  (vormals
Leiter der Kunsthalle Recklinghausen) – bisher wohl niemand
von sich behaupten. Es ist ja auch schön, die Auswahl unter so
vielen Optionen zu haben. Zur Erschließung größerer Bereiche
werden (kostenlose!) Bustouren angeboten, die jeweils zu drei
Ausstellungen führen. Ich habe fürs Erste eine westfälische
Route im östlichen Ruhrgebiet vorgezogen – mit den Stationen
Herne, Dortmund und Unna.

Apropos  Ost-Revier:  Hamm,  früher  eine  ausgesprochene
Bergbaustadt  mit  mehreren  großen  Zechen  (Sachsen,  Radbod,
Heinrich  Robert)  ist  aus  unerfindlichen  Gründen  nicht  am
Projekt  beteiligt.  Freilich  war  das  dortige  Gustav-Lübcke-
Museum  in  den  letzten  Jahren  auch  nicht  mit  personeller
Kontinuität gesegnet. In Hagen, dessen zwei Kunstmuseen auch
nicht  mitmachen,  hat  man’s  eh  weniger  mit  der  Steinkohle
gehabt. Sonst aber sind praktisch alle Ecken und Enden der
Region mit von der Partie.

Spektakuläre Verhüllung des Herner Schlosses mit Jutesäcken

Nun geht’s aber auf die Tour:

In Herne ist das größte und spektakulärste Kunst-Signal schon
aus  einiger  Entfernung  sichtbar.  Dort  hat  der  aus  Ghana
stammende Ibrahim Mahama, der auch schon die letzte documenta
bereicherte, große Teile des Schlosses Strünkede unter dem
bezeichnenden  Titel  „Coal  Market“  mit  Jutesäcken  verhüllt.
Anders als Christo, ist es ihm nicht in erster Linie um die
ästhetische oder gar ästhetisierende Wirkung zu tun, seine
Arbeit ist vor allem mit gesellschaftlicher und politischer
Bedeutung aufgeladen.



Die in Asien gefertigten, überwiegend in Afrika verwendeten,
nunmehr zerschnittenen und sodann in vielen Arbeitsstunden von
freiwilligen  Helfern  miteinander  vernähten  Jutesäcke  sind
sichtlich gebrauchte Exemplare, sie riechen buchstäblich noch
nach  dem  Schmutz  und  nach  der  Knochenarbeit  auf  den
Transportwegen  durch  Afrika  und  auf  interkontinentalen
Strecken.  In  etlichen  Säcken  wurde  tatsächlich  Kohle
transportiert  (etwa  von  Afrika  nach  Europa),  in  anderen
beispielsweise  Lebensmittel.  Wenn  ein  eher  herrschaftliches
Gebäude wie das Schloss damit verhüllt wird, ist dies eine
nachdrückliche,  auch  provokante  Erinnerung  an  globale
Kapitalströme  und  weltweiten  Warenverkehr,  in  dem  vielen
Ländern hauptsächlich die Drecksarbeit bleibt.

Trotzdem freut man sich in Herne über den ungewohnten Anblick.
Das Schloss ist nämlich beliebte Kulisse für viele Hochzeiten.
Es soll Brautpaare geben, die es kaum noch erwarten können,
hier und möglichst bald zu heiraten, denn so besonders wird
das alte Gemäuer später wahrscheinlich nie wieder aussehen…

Die Verwandlung von Holz durch Feuer

Weiter zur zweiten Station in Herne: In den Flottmann-Werken
wurde einst der Abbauhammer erfunden und produziert, mit dem
die  Massenproduktion  in  den  Revierzechen  recht  eigentlich
begonnen hat. Heute sind von den vielen Werksgebäuden „nur“
noch  die  Flottmannhallen  übrig.  Dort  stellt  jetzt  der
englische Bildhauer und Zeichner David Nash seine Arbeiten
aus, die gerade in dieser lichten Ausstellungshalle wunderbar
zur Geltung kommen. Sie fügen sich derart gut zum Generalthema
Kohle,  dass  man  meinen  könnte,  es  seien  eigens  hierfür
ausgeführte Auftragsarbeiten. Doch das ist nicht der Fall.



Blick in die Ausstellung von
David  Nash  in  den  Herner
Flottmann-Hallen.  (Foto:
Bernd  Berke)

Nash  ist  vorwiegend  Holzbildhauer,  doch  seine  in  Herne
präsentierten  Skulpturen  haben  gleichwohl  die  Anmutung  von
Steinkohle-Produkten.  Er  rückt  dem  Holz  mit  Kettensägen,  
Bunsenbrennern, zuweilen auch mit Flammenwerfern zuleibe und
lässt es allseits gezielt verkohlen. Vorzugsweise sind die
Skulpturen  nicht  zusammengefügt,  sondern  aus  einem  großen
Stück herausgearbeitet. Aus all dem ergibt sich ein anregendes
Wechselspiel  zwischen  natürlichen  Oberflächen  (Risse  und
Sprünge im Holz) sowie geometrischen Figurationen. Hier und in
Nashs Zeichnungen wird man gewahr, wie vielfältig die Valeurs
zwischen Schwarz, Grau und Weiß sind.

Auf nach Dortmund, durch den üblichen Nachmittagsstau. Hier
geht es ins Museum Ostwall im Dortmunder „U“, sechste Etage.
Edwin Jacobs, Direktor des Hauses, ist zugleich Sprecher des
eingangs erwähnten Verbundes der RuhrKunstMuseen.

Bergmännische  Laienkunst  im  Kontrast  zu  professionellen
Positionen

Bergbau gilt gemeinhin als Männersache, doch hier haben sich
drei Kuratorinnen Aspekten des Themas gewidmet: Regina Selter

https://www.revierpassagen.de/50044/fast-alles-ueber-kunst-kohle-17-museen-in-13-revier-staedten-stemmen-mammutprojekt-zum-ende-der-zechen-aera/20180504_1853/img_0315


(stellv.  Direktorin),  Karoline  Sieg  und  Caro  Delsing.  Sie
haben nicht nur ermittelt und in einer Karte visualisiert,
dass es in der Hoch(ofen)zeit der 50er/60er Jahre in Dortmund
15  fördernde  Zechen  gegeben  hat.  Sie  haben  zudem  die
Geschichte  des  Museums  erforscht  und  herausgefunden,  dass
Leonie  Reygers,  die  Gründungsdirektorin  nach  dem  Zweiten
Weltkrieg, ein Faible für naive Kunst und Laienkunst hatte.
Demgemäß  richtete  sie  einen  entsprechenden
Sammlungsschwerpunkt ein. Naive Kunst aus Paris zeigte sie
schon 1952 unter dem heute treuherzig klingenden Titel „Maler
des einfältigen Herzens“.

All das war Anlass genug, um im ersten Teil der Ausstellung
die Bilder einiger naiver Künstler aus der Ostwall-Sammlung
und  vor  allem  Beispiele  fürs  Schaffen  bergmännischer
Laienkünstler zu versammeln. Gewiss, manche von ihnen haben zu
einem  eigenen  Stil  und  eigenen  Ausdrucksformen  gefunden.
Dennoch deutet schon die drangvoll enge „Petersburger Hängung“
darauf hin, dass die künstlerische Wertschätzung für diese
Arbeiten insgesamt auch ihre Grenzen hat. Es sind teilweise
etwas unbedarfte Idyllen. Doch ein paar Bilder künden auch von
Ängsten und Alpträumen der Arbeitswelt.

Wenn Dinge des Bergbaus zu abstrakten Mustern geraten

Es  geht  ein  deutlicher  Riss  durch  diese  Dortmunder
Ausstellung, der auch gar nicht gekittet werden soll. Getrennt
durch einen Kreativbereich, in dem Besucher sich einschlägig
betätigen können, folgen als Teil zwei einige gegenwärtige
künstlerische  Positionen,  die  denn  doch  völlig  andere,
ungleich reflektiertere Zugänge zum Thema Kohle eröffnen –
freilich sozusagen „von außen“ her, aus der Perspektive des
professionellen Kunstbetriebs und lange nach der eigentlichen
Zechenzeit.



Abstrakte  Wirkung
aufgehängter
Bergmannskleidung in
der  Waschkaue:
Andreas  Gursky
„Hamm, Bergwerk Ost“
(2008),  C-Print  (©
Andreas Gursky / VG
Bild-Kunst,  Bonn
2017/18  –  Courtesy
Sprüth Magers)

Das Spektrum reicht hier von Andreas Gurskys Fotografie „Hamm,
Bergwerk Ost“, der die aufgehängte Bergmannskleidung in der
Waschkaue zu einer geradezu abstrakten Komposition verwandelt,
beispielsweise  bis  zum  Bochumer  Künstler  Marcus  Kiel,  der
textile  Hinterlassenschaften  von  Bergmännern  zu  einer  –
ebenfalls abstrakt wirkenden – Wandinstallation von gehöriger
Größe zusammengefügt hat. Es sind dies originelle Bergbau-
„Denkmäler“ besonderen Zuschnitts – und von besonderer Güte.
Fron  und  Schweiß  der  bergmännischen  Maloche  haben  sie
allerdings  weit  hinter  sich  gelassen.

Die „Heilige Barbara“ als Modepuppe

Bemerkenswert  z.  B.  auch  die  Arbeiten  zweier  Frauen:  Die
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Modedesignerin  und  Künstlerin  Eva  Gronbach  hat  eine
gesichtslose Frauenfigur mit leichtem Sommerkleid auf einen
Haufen  mit  grober  Bergmannskleidung  postiert.  Bei  näherem
Hinsehen merkt man, dass auch die Frauenmode aus recycelter
Bergmannskluft gewonnen wurde. Überdies erweist sich die Figur
als Anspielung auf die „Heilige Barbara“, die Schutzpatronin
der Bergleute. Hier stellt sich recht deutlich die Frage nach
einer Zukunft jenseits des Bergbaus, auf die auch die gesamte
Ausstellungs-Serie zu gewissen Teilen abhebt. Nicht nur ein
mehr  oder  weniger  wehmütiger  Abschied  von  der  Kohle  soll
gefeiert werden, sondern man will erklärtermaßen auch Grüße in
die heraufdämmernde Zukunft aussenden. Wohl auch darauf spielt
der lokale Dortmunder Ausstellungstitel „Schichtwechsel“ an.

Installation  in  Dortmund:
Eva  Gronbachs  Arbeit  „Was
vergeht,  was  bleibt,  was
entsteht“.  (Foto:  Bernd
Berke)

Der zweite Frauenname folgt sogleich: Alicja Kwade fasziniert
mit  ihrer  Installation  „Die  Trinkenden“,  in  der  höchst
konventionelle Porzellan-Nymphen („weißes Gold“) am Fuß einer
Kohlehalde  („schwarzes  Gold“)  knien.  Daraus  erwächst  eine
durchaus rätselhafte Spannung. Wer mehr von dieser Künstlerin
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sehen will, hat dazu reichlich Gelegenheit: Das Kunstmuseum in
Gelsenkirchen  widmet  ihr  im  „Kunst  &  Kohle“-Kontext  eine
Einzelausstellung.

Überhaupt finden sich Querbezüge zwischen den Museen. Einen
losen Anknüpfungspunkt gibt es etwa nach Oberhausen, wo in der
Ludwiggalerie  Bergbau-  und  Kumpel-Figuren  im  Comic  das
Spezialgebiet sind. Auch in Dortmund sieht man eine Arbeit in
diesem Geiste: Stephanie Brysch, also eine weitere Frau, hat
ihre Collage „Unter Tage“ aus Comic-Figuren erstellt, die sich
allesamt unter die Erdoberfläche begeben.

In Dortmund drei Kuratorinnen, in Unna drei Künstlerinnen

Nun aber noch etwas weiter ostwärts nach Unna. Dort befindet
sich das weit und breit einmalige Zentrum für internationale
Lichtkunst mit etlichen „Ikonen“ des Metiers. Und siehe da:
Hier sind drei Künstlerinnen mit ihren Licht-Installationen
gar unter sich. Bergbau als Männersache? Das gilt längst nicht
mehr, wenn es um die ästhetischen Hinterlassenschaften und die
weiteren Aussichten geht.

Beitrag  im  Lichtkunstmuseum
Unna: Diana Ramaekers‘ Neon-
Installation  „Mijn  Berg“
(Mein Berg,  2015). (© Foto:
Sergé  Technau  Photograhy,
Courtesy by Diana Ramaekers)

Das  Lichtkunst-Museum  ist  thematisch  von  vornherein
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prädestiniert, geht es doch zum Rundgang durch die ehemalige
Linden-Brauerei  einige  Meter  abwärts  in  den  früheren
Gärkeller;  wenn  man  so  will:  unter  Tage.  Alle  drei
Installationen der meditativen Ausstellung „Down here – Up
there“  (Hier  unten,  dort  oben)  spielen  mit  wechselnden
Effekten von Licht und Dunkelheit.

Die  Niederländerin  Diana  Ramaekers  hat  rot  gefärbten
Neonröhren  montiert,  deren  Licht  langsam  entsteht  und
verlischt,  immer  und  immer  wieder  –  ein  geheimnisvoller
Energiefluss  in  der  Dunkelheit.  Nicola  Schrudde  hat  ihren
vielschichtigen  Raum  unter  dem  Titel  „Schwarzdichte“  mit
keramischen Plastiken und Videoloops so gestaltet, dass man
nur allmählich und schemenhaft erkennt, was sich da begibt.
Offenbar  werden  Kräfte  der  Natur  beschworen,  die  in  der
Zukunft des Ruhrgebiets wieder mehr hervortreten sollen.

Schließlich  Dorette  Sturms  raumfüllende  „Breathing  Cloud“,
eine atmende Wolke also, die stets an- und abschwillt. Sehr
sanftmütig kommt einem das vor – wie eine milde Verheißung.
Man mag an die einst so schwarzen Wolken denken, die „damals“
über dem Revier hingen. Nun füllen sie sich offenbar mit neuem
Leben. Und die Schwärze ist geschwunden.

_____________________________________________________________

„Kunst & Kohle“: je nach Stadt ab 2., 3., 5. oder 6. Mai
(Ausnahme: Küppersmühle in Duisburg erst ab 8. Juni). In den
meisten Museen bis zum 16. September (Ausnahmen: Dortmunder
„U“ nur bis 12. August, Museum Folkwang Essen nur bis 5.
August).

Die beteiligten Museen (nach Städte-Alphabet) und ihre Themen:

Kunstmuseum  (Bochum):  Andreas  Golinski  „In  den  Tiefen  der
Erinnerung“
Museum Unter Tage (Bochum): „Schwarz“
Josef  Albers  Museum  (Bottrop):  Bernd  und  Hilla  Becher  –
Bergwerke



Museum Ostwall im „U“ (Dortmund): „Schichtwechsel“ – von der
(bergmännischen) Laienkunst zur Gegenwartskunst
Lehmbruck-Museum (Duisburg): „Reichtum: Schwarz ist Gold“
Museum DKM (Duisburg): „Die schwarze Seite“
Museum Küppersmühle (Duisburg): Hommage an Jannis Kounellis
Museum Folkwang (Essen): Hermann Kätelhön – Ideallandschaft:
Ruhrgebiet
Kunstmuseum (Gelsenkirchen): Alicja Kwade
Flottmann-Hallen (Herne): David Nash
Emschertal-Museum / Schloss Strünkede (Herne): „Coal Market“ –
Verhüllung durch Ibrahim Mahama
Skulpturenmuseum Glaskasten (Marl): „The Battle of Coal“
Kunstmuseum (Mülheim/Ruhr): Helga Griffiths „Die Essenz der
Kohle“
Ludwiggalerie im Schloss (Oberhausen): „Glück auf! Comics und
Cartoons“
Kunsthalle (Recklinghausen): Gert & Uwe Tobias
Zentrum für Internationale Lichtkunst (Unna): „Down here – up
there“
Märkisches Museum (Witten): Vom Auf- und Abstieg

25 Euro (ermäßigt 15 Euro) kostet ein Kombi-Ticket, das auch
zum mehrmaligen Besuch aller Ausstellungen über den gesamten
Zeitraum berechtigt. Erhältlich in allen teilnehmenden Museen
und unter der Ticket-Hotline der Ruhr Tourismus GmbH: 01806/18
16 50.

Kostenlose Bustouren, jeweils zu drei beteiligten Museen (ca.
fünfeinhalb  Stunden  lang).  Termine  im  Ausstellungs-Booklet:
Anmeldungen  unter  buchungen@ruhrkunstmuseen.com  oder
telefonisch:  0203/93  55  54  723

Massiver Katalog in 17 Bänden im Wienand-Verlag, begrenzte
Auflage der Gesamt-Publikation im großen Schuber, ansonsten in
Einzelexemplaren für die beteiligten Museen erhältlich. Zur
ersten  Orientierung  gibt  es  zudem  ein  Gratis-Booklet  mit
knappen Infos zu allen Ausstellungen.



Alle weiteren Informationen unter:

www.ruhrkunstmuseen.com/kunst-kohle.html

Fotokunst von Axel Hütte: Die
Welt als geistiger Raum
geschrieben von Birgit Kölgen | 9. Januar 2023
Hey,  Sie  da  mit  dem  hochgereckten  Smartphone!  Ist  die
Fotografie überhaupt noch eine Kunst? Eine heikle Frage. Die
allgegenwärtige Technik, diese Domina des 21. Jahrhunderts,
ermöglicht jedem Laien gelungene Bilder. Es wird gepostet, bis
es uns vor den Augen flimmert.

Axel Hütte
Lemaire  Channel-1,
Antarctic,  2017
C-Print, 135 x 165 cm
© Axel Hütte

Und doch behauptet sich das besondere Werk – durch Konzept,
Konsequenz, Reduktion und das gute alte Gespür für Motiv und
Augenblick. Fotografie kann immer noch eine hohe Kunst sein,
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der  Malerei  ebenbürtig.  Das  beweist  Axel  Hütte  in  der
wunderbaren Ausstellung „Night and Day“ im Düsseldorfer Museum
am Ehrenhof.

Der  1951  in  Essen  geborene  Künstler  missachtet  alles
Spektakuläre. Er missachtet das sich anbietende Motiv. Mit
einer altmodischen, bleischweren Plattenkamera reist er durch
die  Welt  und  lässt  die  Attraktionen  und  Panoramen  links
liegen.

In den kanadischen Bergen wartet er im Mondschein, bis der
Nebel  aufsteigt  über  den  Wäldern,  nur  ein  paar  Konturen
preisgebend.  Das,  wagt  man  zu  bemerken,  könnte  auch  der
Schwarzwald sein, wozu die weiten Reisen? „Es geht hier nicht
um ein paar Tannenbäume“, murrt der Künstler – er mag die
blöden Fragen von Journalisten nicht.

Das Geheimnis bleibt unantastbar

Immer wollen sie das Geheimnis mit Fakten und Erklärungen
durchbohren. Axel Hütte hingegen zelebriert das Verschleierte.
Nicht  ohne  Grund  hing  sein  Schweizer  Bild  vom  total
vernebelten „Furkablick“ in Beat Wismers großer Verhüllungs-
Ausstellung „Hinter dem Vorhang“. An der rechten Seite des
Bildes erscheint gestochen scharf die Fassade des historischen
Pass-Hotels  mit  seinen  Schnörkelbalkonen,  die  der  Aussicht
dienen. Doch nur die Vorstellungskraft vermag in die Ferne
vorzudringen. Ein Bild wie aus einem sonderbaren Traum.

„Ich suche den Ort nicht, ich finde ihn“, bemerkt Axel Hütte.
Das  kann  in  Griethausen  sein,  wo  ihn  1999  das  gekreuzte
Eisengitter einer Brücke faszinierte, oder in der Antarktis,
wohin er erst in diesem Jahr reiste, um den graublauen Himmel
über im Meer treibenden Eisstücken aufzunehmen.

Zwischen weißen und dunkelblauen Wänden geht es in dieser
Ausstellung  um  etwas,  was  Kurator  Ralph  Goertz  „geistigen
Raum“ nennt. Der Blick darf endlich einmal ruhen – sogar auf
Bildern, die sich sanft bewegen wie Axel Hüttes Video der



Lichter von Detroit. Tatsächlich hatte der junge Mann in den
1970er-Jahren zwei Semester in der Filmklasse der Düsseldorfer
Akademie studiert, bevor er zur Fotografie wechselte und einer
der frühen Schüler der berühmten Düsseldorfer Becher-Klasse
wurde.

Die Kunst in der Natur entdecken

Aber  bei  einem  reifen  Künstler  ist  der  obligatorische
Rückblick auf die Ausbildung eigentlich absurd. Als ob das
eine Rolle spielte. Was zählt, ist das Werk in seiner Stille
und Schönheit.

Wir sehen, wie wuchernde Zweige sich spiegeln in den dunklen
Wassern des Rio Negro, während der Dschungel im Hintergrund
undurchdringlich bleibt. Wir sehen, wie blaue Fensterlichter
funkeln an einem Hochhaus in Kuala Lumpur. Wir erkennen die
konstruktivistischen Strukturen von ganz gewöhnlichen Brücken-
Stahlträgern in Japan oder Australien. Wir wandern in den
Dunst eines italienischen Waldes mit kahlen und abgebrochenen
Bäumen.

In schwarzer Nacht liegt der Hügel von Bourg St. Maurice in
Frankreich,  nur  ein  Schimmer  deutet  auf  menschliche
Behausungen. Irgendwo bei Ingelheim scheinen Büsche zwischen
Fluss und weißem Himmel zu schweben, und ein wirres „Geäst“
erinnert an die Strukturen des Abstrakten Expressionismus.

Axel Hütte ist auch ein Entdecker der Kunst in der Natur und
im profanen Bauwerk. Seine Bilder zeigen Phänomene, verbreiten
Atmosphäre, sie erzählen keine Geschichten. Man müsste gar
nicht wissen, wo er sie aufgespürt hat. Aber die Namen der
Orte, die uns bereitwillig genannt werden, setzen bei jedem
Betrachter eine eigene Fantasie frei. Und auch das ist ein
Teil von Kunst.

Information:

„Axel  Hütte:  Night  and  Day“:  bis  14.  Januar  2018  im



Düsseldorfer Museum Kunstpalast, Ehrenhof. Di.-So. 11 bis 18
Uhr, Do. bis 21 Uhr. Eintritt: 12 Euro. Katalog 39,90 Euro.
www.smkp.de

Parallel wird in Bottrop das Frühwerk (1978-95) von Axel Hütte
gezeigt.  Neben  Porträts  von  Kollegen  interessierten  Hütte
damals  insbesondere  architektonische  Formationen,  wie
Treppenhäuser und Flure in Mietshäusern der Nachkriegszeit, U-
Bahnhöfe in Berlin, Gebäude und Plätze in London, Venedig und
Paris. Di-Sa. 11 bis 17 Uhr, So. 10 bis 17 Uhr. Eintritt: 6
Euro. Katalog: 38 Euro. www.bottrop.de/mq

Zum 40. Todestag des Idols –
Vom Erwachen eines Elvis-Fans
im Ruhrgebiet
geschrieben von Gastautorin / Gastautor | 9. Januar 2023
Unser Gastautor, der Bochumer Schriftsteller und Journalist
Werner Streletz, über den Tod eines Idols vor 40 Jahren:

An jenem denkwürdigen Abend hatte ich lange vor dem Fernseher
gesessen,  bis  zu  den  Spätnachrichten,  die  damals
ausschließlich aus stummen Schrifttafeln bestanden. Auf einer
davon war zu lesen: Elvis Presley, der King of Rock ‘n‘ Roll,
ist tot. Anschließend einige dürre Lebensdaten. Ich war wie
vom Schlag gerührt. Immerhin war Elvis in meiner Kindheit und
Jugend mein absolutes Idol gewesen (mit dem Tophit: Jailhouse
Rock).

Nach der ersten Überraschung schob sich jedoch ein gänzlich
anderer Gedanke in mein Hirn: Wenn Du jetzt ganz schnell bist,
könntest Du der Erste sein, der nach dem Tod von Elvis ein
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brandneues  Buch  herausbringt,  das  ihn  zum  Thema  hat.  Ich
schrieb damals gerade an der Erzählung „Das erste Erwachen
eines Elvis-Fans“.

Der Text war allerdings noch nicht weit gediehen. Doch dann
bekam  ich  Gewissensbisse:  Würde  ich  durch  diese  hastige
Schreiberei den Tod von Elvis nicht schändlich für schlichte
und ekelhaft profane Zwecke ausnutzen, würde ich mich mit so
einer  schnell  rausgehauenen  Erzählung,  nur,  um  anderen
zuvorzukommen, nicht an Elvis versündigen? Ich hatte ein sehr
schlechtes Gefühl dabei, als würde ich mit so einem übereilten
Text auch meine Hochachtung vor Elvis verraten.

Kurzum:  Ich  habe  die  Erzählung  in  aller  Ruhe
weitergeschrieben, mit Erinnerungen an die 1950er Jahre, an
die Kirmes in Bottrop, Halbstarken-Kloppereien und Rock ‘n‘
Roll an der ratternden Raupe. Und fühlte mich moralisch auf
der besseren Seite, als kurz nach der Todesnachricht – wie zu
erwarten – die Elvis-Erinnerungsbücher den Markt fluteten. Ich
jedenfalls hatte mich an diesem kommerziellen Hokuspokus nicht
beteiligt!

Die  ganze  Geschichte  nahm  später  ein  unerwartetes,
erfreuliches Ende. Die Erzählung vom „Erwachen eines Elvis-
Fans“ wurde zunächst von Biby Wintjes in seinem Bottroper
Info-Zentrum  veröffentlicht.  Dort  entdeckte  sie  Carl-Ludwig
Reichert,  ein  Münchner  Autor,  der  gerade  eine  Anthologie
„Fans, Bands, Gangs“ für den Rowohlt-Verlag vorbereitete. In
diesem  Sammelband  erschien  das  „Erwachen  eines  Elvis-Fans“
ungekürzt – und in naturgemäß hoher Auflage.

Im Rowohlt-Verlag! Da war ich, damals ein noch relativ junger
Autor,  wirklich  stolz  wie  Oskar.  Und  zu  Recht,  will  ich
meinen. – Ich sollte wieder einmal Jailhouse Rock auflegen.

_________________________________________________

(Elvis Presley * 8. Januar 1935 in Tupelo/Mississippi
† 16. August 1977 in Memphis/Tennessee).



Was einfach so geschehen ist
–  Werner  Streletz‘  Roman
„Rückkehr  eines
Lokalreporters“
geschrieben von Bernd Berke | 9. Januar 2023
Ja, so waren sie, die Arbeitsbedingungen im Lokaljournalismus
der  70er  und  frühen  80er  Jahre:  Der  Linienbus  oder  die
Regional-Bahn dienten an entlegenen Orten als Kurierfahrzeuge
für Texte und Bilder, die an der mechanischen Schreibmaschine
und in der Dunkelkammer entstanden. Es ging bei weitem noch
nicht so gehetzt und getaktet zu wie in den flimmrigen Online-
Zeiten.

Michael, die noch recht junge Hauptfigur in Werner Streletz’
Roman  „Rückkehr  eines  Lokalreporters“,  arbeitet  in  jenen
Jahren  als  Einmann-Redakteur  auf  einem  Außenposten,  40
Kilometer  von  den  Kollegen  in  der  Kreiszentrale  entfernt.
Stets begleitet ihn die vage Furcht, so ganz auf sich allein
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gestellt  in  der  „Schlossstadt“,  wie  sie  sich  nennt,  die
riesengroße Nachricht zu verpassen.

Aber gemach! Das provinzielle Kleinstadtleben scheint immerzu
seinen gewohnten Gang zu gehen. Größter Daueraufreger sind die
Pläne eines Kaufhauses, baulich in die Altstadt einzugreifen.
Michael müht sich nach Kräften um eine möglichst objektive
Berichterstattung  und  fühlt  sich  von  Politikern  ebenso
misstrauisch beäugt wie vom zudringlichen Ralph Kindler, der
eine  Bürgerinitiative  ins  Leben  gerufen  hat.  Nur
Verfolgungswahn  oder  zutreffender  Befund?

Doch nehmt alles nur in allem: Ist es nicht ein einigermaßen
bequemes, ja fast beschauliches Leben mit einem Gerüst aus
täglichen Routinen, das Michael dort führt? Hinzu kommt der
Charme des Unzulänglichen in den frühen Jahren: Mit seiner
Freundin  Rosemarie  duscht  er  anfangs  noch  notgedrungen  im
Hallenbad, dann ziehen sie in ein kuscheliges Dachgeschoss mit
Flokati-Teppich  im  Badezimmer.  Manchmal  stellen  sich
schwebende Momente der Leichtigkeit ein. Doch eigentlich ist
Michael ein notorischer Grübler.

Geschildert werden die Ereignisse Jahrzehnte später, aus der
Rückschau Michaels, der sich für ein paar Wochen ins Haus
eines Freundes zurückgezogen hat, und zwar just im Dunstkreis
besagter Schlossstadt. Hier begibt er sich auf Spurensuche –
nicht  systematisch,  sondern  eher  ziellos  schweifend.  So
scheint auch die Geschichte hierhin und dorthin ins Taumeln
und  Trudeln  zu  geraten.  Und  was  ist  geblieben  von  der
Vergangenheit?

Schon bald wird deutlich, dass – dem vermeintlichen Idyll zum
Trotz – „damals“ etwas Düsteres, Schreckliches geschehen sein
muss. Doch Genaueres bleibt für eine gewisse Textstrecke im
Verborgenen. Wir wollen dieses Spannungsmoment auch hier nicht
vollends  auflösen  und  lediglich  andeuten,  dass  Rosemaries
Leben im Laufe des Romans auf bestürzend unspektakuläre Weise
entgleist  –  gleichsam  wie  in  Zeitlupe.  Zunächst  nahezu



unmerklich, schleichen sich Depressionen ein, die sodann in
unvorhersehbaren Schüben wiederkehren. Und schließlich…

Michael,  der  ebenso  wie  Rosemarie  unentwegt  beim  Vornamen
genannt  und  praktisch  nie  mit  dem  Personalpronomen  „er“
bezeichnet  wird  (geradezu  eine  Marotte  des  Autors),  lernt
zwischendurch den sinistren Künstler Tobias kennen, der die
gewöhnlichen  Leute  mit  ziemlich  radikalen  und  abgründigen
Schöpfungen  schockiert.  Doch  Michael  weiß  den  kulturellen
Impuls zu schätzen, er fühlt sich angesprochen. Dämmert da
aber auch etwas Gefahrvolles herauf? Ist diesem Tobias zu
trauen?

Werner  Streletz  erzählt  mit  zuweilen  etwas  umständlich
wirkender  Sorgfalt,  als  wollte  er  kein  Detail  vergessen,
Plaudereien  aus  dem  lokaljournalistischen  und
kommunalpolitischen Nähkästchen inbegriffen, die den Fortgang
der Handlung dann und wann eher aufzuhalten scheinen. Zudem
kommen Formulierungen wie „Er hatte sich, solches erahnend…“
ein wenig gestelzt daher.

Nun muss man aber sagen: Der zögerliche, zaudernde Duktus
entspricht gewissermaßen der Hauptfigur, die eben alleweil hin
und her denkt, sich den Kopf über das eigene Tun und Lassen
permanent zerbricht. Mitunter wird da allerdings wohl etwas zu
viel und zu restlos erwogen, zu ausgiebig erläutert. Hie und
da vermisst man einen Zug oder Sog in der Geschichte, deren
Urheber sich gelegentlich sozusagen bereitwillig in unnötigen
kleinen Abschweifungen verliert und mehr oder weniger kühne
Auslassungen offenbar scheut.

Als  erfahrener  Schriftsteller  verliert  Streletz  jedoch
natürlich nicht den Bauplan seines Romans aus den Augen. Er
lässt die vorwiegend melancholisch getönte Erzählung in ein
offenes Ende gleiten. Es bleibt die Erkenntnis, dass sich das
Geschehene weder ändern noch wirklich ergründen lässt. Das mag
betrüblich sein, doch diese Einsicht birgt wohl auch Trost.
Und schuldig ist ohnehin niemand. Es ist passiert. Einfach so.



Wie das Leben so ist.

Kleine Anmerkung: Das Buch ist passagenweise etwas nachlässig
redigiert  worden,  da  geraten  auch  schon  mal  Namen  und
Zeitenfolgen  durcheinander,  von  einigen  Setzfehlern  zu
schweigen.  Nachbesserungen  für  eventuelle  weitere  Auflagen
wären also ratsam.

Der in Bottrop geborene und aufgewachsene, seit vielen Jahren
in Bochum lebende Werner Streletz (Jahrgang 1949) gilt manchen
immer  noch  als  „Ruhrgebietsautor“.  Streletz  selbst,
brotberuflich langjähriger WAZ-Kulturredakteur (den ich – der
Transparenz  halber  sei’s  erwähnt  –  aus  beruflichen
Zusammenhängen  persönlich  kenne),  wendet  sich  entschieden
gegen diese Zuschreibung.

Tatsächlich entfernt er sich gerade mit diesem Roman deutlich
von etwaigen Revier-Spezifika. Welche sollten das heutzutage
auch sein? Die Chose mit Zechen, Malochern, Fußball, Bier und
Stahl ist in dieser einst typischen Mischung längst durch. Und
so ist Werner Streletz kein Ruhrgebietsautor, sondern einer,
der halt im Ruhrgebiet lebt und schreibt.

Werner  Streletz:  „Rückkehr  eines  Lokalreporters“.  Roman.
Projektverlag, Bochum/Freiburg. 261 Seiten. 13,80 Euro.

Aluminium in Duisburg, Videos
in Essen – die Installationen
der Ruhrtriennale
geschrieben von Rolf Pfeiffer | 9. Januar 2023
Die Kunst kann jetzt besichtigt werden. Man darf sogar auf ihr
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gehen,  rennen,  hüpfen  und  –  bei  hinreichender
Körperbeherrschung  –  tanzen.  Der  Grund  ist  schwankend,
genauer: federnd: „Melt“, so heißt die Arbeit, besteht aus 50
Aluminiumplatten, die auf einer durablen Federung lagern und
aneinander verlegt einen 70 Meter langen Weg ergeben.

Der  Weg  befindet  sich  zum  größten  Teil  unterhalb  der
stillgelegten  Hochöfen  auf  dem  Hüttengelände  im
Landschaftspark Duisburg Nord, weshalb er etwas dunkel ist und
auch tagsüber von Scheinwerfern bestrahlt wird. Hier spürt man
in den Worten des Künstlerduos Rejane Cantoni und Leonardo
Crescenti,  das  gern  auch  etwas  griffiger  als  „cantoni
crescenti“  zeichnet,  die  „vibes“,  die  „communication“,  den
„sound“, und natürlich ist das alles „very social“.

„Melt“  (Foto:  Leonardo
Crescenti/Ruhrtriennale)

Tja.

Eindrucksvoll ist diese Arbeit ganz ohne Frage. Das verbaute
Material  dürfte  einen  beträchtlichen  Wert  haben  (Achtung!
Metalldiebe!), und ob es die Laufzeit (!) der Triennale bis
28. September ohne Blessuren übersteht, muß sich noch zeigen.
Das  wäre  jedenfalls  der  Beweis  für  eine  hervorragende
technische  Qualität  dieser  Konstruktion.

Der arglose Flaneur indes könnte die Installation unter dem
gigantischen  Stahlkorsett  der  rostigen  Hochöfen  glatt
übersehen, würden nicht Schilder und Menschenmassen von ihrer
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Existenz  künden.  Wenn  er  sie  dann  doch  betritt  und  sein
Gleichgewicht  suchen  muß,  läßt  ihn  das  langgestreckte
Aluminiumgebilde  spontan  an  eine  Hüpfburg  denken,  an  eine
aufgeblasene Bereicherung sommerlicher Kinderfeste. Nur sind
die dank der Materialien Luft und Plastik deutlich leiser.

Fraglos jedoch gehören Scheppern und Donnern des Aluminiums
mit zum künstlerischen Konzept der federnden Laufbahn, und
grundsätzliche Gedanken über einen gültigen Kunstbegriff und
die  zeitgenössischen  Weitungen  desselben  wollen  wir  uns
verkneifen. Wenn wir aber standhaft akzeptieren, daß dies ohne
Wenn und Aber ein Kunstwerk ist, bleibt doch eine gewisse
Beklommenheit  angesichts  des  Aufwands,  der  hier  getrieben
wurde.

Einwenden  könnte  man  jetzt  natürlich,  daß  andere  soziale
Kunstwerke viel teurer kommen, man denke nur an das Denkmal
für die deutsche Einheit, das in Berlin (unter anderem unter
Mitwirkung der Choreographin Sascha Waltz) entstehen sollte
und  aus  einer  Art  Wippe  besteht,  die  das  Publikum  durch
Gewichtsverlagerung  bewegen  kann.  Auch  so  ein  beglückendes
soziales Erlebnis; allerdings ist mittlerweile fraglich, ob
das Berliner Millionenprojekt noch realisiert wird.

Doch den federnden Alusteg mit Namen „Melt“ gibt’s in Duisburg
wirklich. Ein Jeder und eine Jede mögen selber urteilen, der
Eintritt ist frei.

 



Nicht  eine  –  viele
Filmeinstellungen versammelt
Harun Farockis Arbeit „Eine
Einstellung  zur  Arbeit“  im
Folkwang-Museum.  (Foto:
Achim
Kukulies/Ruhrtriennale)

Zu sehen ist jetzt auch die Videoarbeit „Eine Einstellung zur
Arbeit“ des jüngst verstorbenen Film- und Videokünstlers Harun
Farocki und seiner Frau Antje Ehmann, und der Titel ist von
feinem Doppelsinn. Filmemacher aus der ganzen Welt filmten
Männer  und  Frauen  in  Stahl-,  Bau-  oder  Textilindustrie,
Wachpersonal, Museumswärter und so fort. Sie lieferten kurze
Filme (maximal zwei Minuten Länge) ab, 450 an der Zahl. Die
Filme  durften  nicht  geschnitten  sein,  sind  somit  in  der
Sprache der Filmleute jeweils „eine Einstellung“.

Nun sieht die deutsche Sprache für das Wort Einstellung aber
auch die Bedeutung von Haltung, Wertschätzung vor, was dem
Projekt  seine  qualitativen  Valeurs  verleiht.  Wenn  im
abgedunkelten  Ausstellungsraum  des  Essener  Folkwang-Museums
auf  zehn  Leinwänden  die  Zweiminutenfilmchen  in  bunter
Reihenfolge laufen, stellen sich beim Betrachter gegenläufige
Empfindungen  ein.  Der  serielle  Charakter  des  Gezeigten
verstärkt  den  Eindruck  der  Gleichförmigkeit,  die
Gleichzeitigkeit des Gezeigten hebt dessen Vielfalt hervor.
Die  Botschaft  des  ganzen  allerdings  bleibt  verhalten.  Und
ähnliches hat man häufig schon gesehen, übrigens auch von
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Farocki.

Die  Choreographie  „Levée“
von Boris Charmatz läuft im
Folkwang-Museum  als
Videofilm von César Vayssié.
(Foto: Ruhrtriennale)

„Levée“  schließlich  ist  ein  Videofilm,  der  bei  der
Ruhrtriennale 2013 entstand. Auf der Halde Haniel in Bottrop
führte  das  Musée  de  la  danse  die  Performance  „Levée  des
confits“ des Choreographen Boris Charmatz auf, der Filmemacher
César Vayssié filmte. Es entstand ein Video aus Luft- und
Bodenaufnahmen, das nun in einem separaten Saal des Folkwang-
Museums gezeigt wird und hübsch anzusehen ist. Tänzerinnen und
Tänzer sind in ununterbrochener Bewegung und vollführen Posen
und  Gebärden,  wie  man  sie  aus  dem  Tanztheater  kennt,
gestikulieren, werfen sich in den Staub, fegen Sand und so
weiter. In den Luftaufnahmen scheint sich die Gruppe gegen den
Uhrzeigersinn zu bewegen, „Entwicklung“ im dramatischen Sinn
indes ist nicht auszumachen – anders als beim geradezu schon
klassisch  zu  nennenden  Tanzstück  „Le  sacre  du  printemps“
(Frühlingsopfer) von Igor Strawinsky, das das nämliche Opfer
nicht  überlebt.  Das  inszeniert,  wie  berichtet,  Romeo
Castellucci  unter  Verzicht  auf  menschliche  Darsteller  mit
Knochenmehl.

www.ruhrtriennale.de
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Solisten  des  Bottroper
Kammerorchesters  zelebrieren
Morton Feldmans stille Musik
geschrieben von Martin Schrahn | 9. Januar 2023

Morton  Feldmans
Musik  fand  im
Bottroper
Malakoff-Turm
einen  schönen
Klangraum.  Foto:
Stadt
Bottrop/Presseste
lle

Vier Flötentöne bilden eine kleine, sachlich anmutende Phrase,
sekundiert von Klavierakkorden, und darüber wölbt sich die
schwebende Figuration des Vibraphons. Diese Musik ist Klang
und trägt nichts Aggressives, Dissonantes, Gehetztes in sich.
Sie  changiert  in  aller  Behutsamkeit,  mit  minimalen
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rhythmischen  Verschiebungen,  in  sanfter  Dynamik,  mit
wunderbaren  Farbwechseln.

Der amerikanische Komponist Morton Feldman hat das Werk 1983
geschrieben,  als  Beitrag  zur  Gattung  Trio,  mit  dem  Titel
„Crippled Symmetry“, verweisend auf die Tatsache, dass die
Symmetrie des musikalischen Verlaufs beständig zerstört wird.
Mitglieder des Bottroper Kammerorchesters haben es nun unter
Leitung Kai Röhrigs im „Klangturm Malakoff“ aufgeführt. Ja,
hier entfaltet sich der Klang prächtig, die Solisten agieren
mit unerschütterlicher Präzision. Und das Publikum verharrt
mucksmäuschenstill.

Das ist nicht unbedingt selbstverständlich. Denn Feldman hat
kein  Trio  –  für  Flöte/Bassflöte  (Birgit  Ramsl),
Vibraphon/Glockenspiel (Andreas Steiner) und Klavier /Celesta
(Röhrig)  –  im  klassischen  Sinne  geschrieben,  als  tönend
bewegte  Form.  Vielmehr  wählt  der  Komponist  musikalische
Elemente  zur  Gestaltung  eines  freien  Klangflusses,  der  90
Minuten  lang  währt.  Festhalten  kann  sich  der  Hörer  an
bestimmten  Phrasen  oder  Tonwiederholungen.  Die  aber,  kaum
vernommen, rasch wie ein Chamäleon ihre Farbe wechseln.

Dann  kommt  etwa  die  Bassflöte  zu  Wort  mit  ihrem  dunklen
Timbre, formuliert eine beschwörende Episode, das Glockenspiel
assistiert  staccato  auf  einem  Ton,  das  Klavier  grundiert
samtweich. Oder die Celesta hellt die Szenerie noch ein wenig
auf.  Das  Publikum  darf  sich  dem  ergeben,  meditieren  oder
sinnieren, etwa über das Phänomen des Dauerns in der Musik.

Karlheinz Stockhausen hat versucht, mit „Natürliche Dauern“,
einem Zyklus von 24 Klavierstücken, eine Antwort zu geben. 140
Minuten lang, als Bruchteil eines auf 24 Stunden angelegten
Projektes  namens  „Klang“.  Der  Ton  entfalte  seinen  wahren
Charakter erst mit dem Ausklingen – was Feldman postulierte,
hat Stockhausen 20 Jahre später in seinem Werk einfließen
lassen.



Der Amerikaner wiederum verordnete seinem zweiten Trio eine
Dauer von gut vier Stunden. Zum Zeitphänomen sagte Feldman:
„Bis zu einer Stunde denkt man über die Form nach, doch nach
eineinhalb Stunden zählt der Umfang. Man muss das ganze Stück
überblicken  –  dazu  bedarf  es  einer  erhöhten  Art  der
Konzentration“.  Auch  dieses  Werk  haben  die  Solisten  des
Bottroper Kammerorchesters aufgeführt, einen Tag später nach
Nummer eins, in der Heilig-Kreuz-Kirche. Feldman schrieb das
Stück als Hommage an den Maler Philip Guston. Eine Musik des
Stillstands, wie der Komponist es selbst formulierte. Alles
kommt  sanft  daher,  schwebend  und  zwischendurch  nichts  als
Stille.

Noch einmal sei Feldman zitiert: „Meine Musik ist eher ein
Monolog,  der  keiner  Ausrufezeichen,  keines  Doppelpunktes
bedarf“. Und: „Wenn man laut ist, kann man den Klang nicht
hören“. Fürs Publikum eine musikalische Grenzerfahrung. Nun,
wer wollte, konnte hinausgehen und sich eine Pause gönnen. Am
Ende  aber  bleibt  die  Anerkennung  für  ein  solcherart
ambitioniertes Programm. Das Bottroper Kammerorchester traut
sich was.

 

(Der Text ist in ähnlicher Form zuerst in der WAZ-Ausgabe
Bottrop erschienen.)

Benjamin  Moser  pflegt  beim
Klavier-Festival  in  aller
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Bescheidenheit  das
musikalisch Ernste
geschrieben von Martin Schrahn | 9. Januar 2023

Der Pianist Benjamin Moser.
Foto: KFR

Benjamin Moser ist der Typ eines Pianisten, der sich selbst am
wenigsten  in  den  Vordergrund  stellt.  Der  weder
hyperventilierend-virtuos  die  Tastatur  durchpflügt,  noch  in
einer Art Trancezustand die Gesetze der Langsamkeit erforschen
will.  Der  junge  Münchner  ist  vielmehr  ein  Künstler  mit
bezwingender  Musikalität,  ein  Diener  des  Notentextes.  Nur
manchmal verfällt er seiner Bescheidenheit, spielt dann derart
akkurat,  dass  wir  ihm  mehr  interpretatorische  Freiheit
wünschen wollen.

Zum zweiten Mal ist Moser nun Gast des Klavier-Festivals Ruhr,
und er beginnt sein Konzert im Bottroper Kulturzentrum August
Everding mit einer Hommage an Richard Wagner, dessen 200.
Geburtstag  derzeit  gefeiert  wird.  In  Form  des  „Tristan“-
Vorspiels,  in  der  Bearbeitung  des  berühmten  ungarischen
Pianisten Zoltan Kócsis. Es ist ein schwieriges Unterfangen,
denn diese Sehnsuchts- und Begehrensmusik entfaltet ihren Reiz
eigentlich nur als Orchesterstück. Moser gibt alles, um die
Gefühlsseligkeit in Fluss zu halten, gleichzeitig die radikal
neue Harmonik zu betonen. Dennoch wirkt die Klavierfassung
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brüchig. Dem Interpreten indes ist das nicht anzukreiden.

Einmal den romantischen Pfad beschritten, bleibt der Pianist
dem Weg treu. Setzt aber auf harsche Kontraste. Denn Schumanns
„Kinderszenen“ wirken im Gegensatz zu Wagner nachgerade leicht
und  locker.  Doch  im  Einfachen,  im  schnell  skizzierten
Charakterstück, liegt oft das Schwerste. Mosers Mimik zeigt,
was  er  will:  sanften  Passagen   eine  heitere  und  keine
kitschige Note geben, das Gewichtige nicht erdrücken. Und am
schönsten  klingen  diese  „Szenen“  dort,  wo  der  Solist  die
Farben der Klänge durchschimmern lässt.

Johannes  Brahms’  1.  Sonate  ist  hingegen  von  ganz  anderem
Kaliber. Dunkel und schwer, ein viersätziges Sturm-und-Drang-
Opus,  groß  dimensioniert,  in  seinen  Höhepunkten  ein  Werk
symphonischer Wucht. Zu Recht schätzte Schumann die Musik des
jungen  Kollegen  als  revolutionär  ein.  Und  Moser  hat  als
Interpret  alle  Hände  voll  zu  tun,  um  den  Spannungen  und
Fallhöhen gerecht zu werden. Es braucht seine Zeit, bis der
Pianist in den bisweilen herben, dann melancholischen, ernsten
Tonfall  hereingefunden  hat.  Manches  klingt  in  der
Akzentuierung noch unausgewogen. Er ringt, wie einst Brahms
mit der Materie gerungen hat.

Doch welche Ruhe geht von Moser aus, wenn er Schuberts letzte
Sonate (B-Dur) in aller Schlichtheit aufblühen lässt, sodass
wir  reine  Schönheit  hören.  Der  Pianist  formuliert  beinahe
andächtig die einfachen, innigen Melodien, lässt sie atmen und
nachklingen. Musik für die Seele ist das, und Moser hütet
sich, Heiteres ins Überbordende zu treiben. Denn Schubert war
es, der feststellte, er kenne keine fröhliche Musik.

(Der Text ist in ähnlicher Form in der WAZ-Ausgabe Bottrop
erschienen).



Zuerst  die  Musik,  dann  die
Worte – das neue Programm der
Ruhrtriennale
geschrieben von Martin Schrahn | 9. Januar 2023

Heiner  Goebbels,
neuer Intendant der
Ruhrtriennale.
Foto: Triennale

Wenn der Intendant eines internationalen Festivals von Haus
aus Komponist ist, kann es kaum verwundern, dass die Musik
eine Hauptrolle im Programm spielt. Wie bei der Ruhrtriennale,
deren Leitung Heiner Goebbels für die nächsten drei Jahre
übernommen hat. Die Vorstellung seiner ersten Spielzeit hat
nun beredtes Zeugnis davon gegeben. Oper, Konzert und Tanz
stehen  im  Mittelpunkt.  Und  selbst  die  Theaterproduktionen
entbehren kaum des Tönenden.

Goebbels  ist  im  Ruhrgebiet  kein  Unbekannter,  vielmehr  –
indirekt zumindest – ein Pionier all dessen, was sich die
Triennale auf die Fahnen geschrieben hat. Denn seine Musik
wurde  von  den  Bochumer  Symphonikern  schon  in  der
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Jahrhunderthalle,  also  einer  einst  industriell  genutzten
Spielstätte, aufgeführt, als noch niemand an ein Festival mit
ungewöhnlichen  Aufführungsorten  und  Programmen  jenseits  des
Mainstreams dachte.

Inzwischen hat sich die Triennale etabliert, wechselt alle
drei  Jahre  der  Intendant,  und  mit  ihm  ändern  sich  die
Schwerpunkte. Goebbels sagt: „Uns geht es um die radikale
Erneuerung  des  Musiktheaters.  Dem  Publikum  wird  Unerhörtes
geboten,  nicht  das  Repertoire  der  regionalen  Bühnen.  Wir
wollen eine Kultur von allen für alle. Deshalb werden viele
Mitwirkende aus dem Ruhrgebiet kommen.“

Begonnen wird mit einem Revolutionär unter den Komponisten,
John Cage. Dessen „Europeras I/II“ sind in Goebbels Regie zu
sehen.  Ein  musikalisches  Konglomerat  aus  64  Arien  der
europäischen  Operngeschichte,  geordnet  nach  dem
Zufallsprinzip. Die Inszenierung in Bochums Jahrhunderthalle
arbeitet mit 32 verschiedenen Bühnenbildern.

Carl  Orffs  „Prometheus“  folgt,  in  der  Duisburger
Kraftzentrale;  ebenfalls  ein  Werk,  das  man  auf  gängigen
Spielplänen vergeblich sucht. Ein „Sprach-Musik-Drama“ nennt
Goebbels  die  Oper,  deren  Archaik  sich  schon  durch  die
Besetzung mit einem 20köpfigen Schlagwerkensemble erschließt.
Ähnlich perkussiv dürfte es auf der Halde Haniel in Bottrop
zugehen – einer neuen Spielstätte –, wenn dort die japanische
Gruppe  Boredoms,  verstärkt  um  Drummer  aus  der
Region,  Klangekstasen  in  die  Nachtluft  senden.

Der Blick auf den Tanz führt etwa zur Produktion „enfant“ für
drei Maschinen, neun Tänzer und eine Gruppe Kinder in der
Jahrhunderthalle  oder  zur  Uraufführung  der  Performance  „Le
Sacre  du  Printemps“  des  Choreographen  Laurent  Chétouane
(Spielort PACT Zollverein).

Die Veranstaltungen, die unter der Rubrik Theater subsumiert
sind, lassen nur selten die Musik außen vor. So ist „Life and



Times  –  Episode  2“  eigentlich  eine  Musicalperformance  des
„Nature  Theater  of  Oklahoma“  (PACT  Zollverein).  Romeo
Castelluccis „Folk“ wiederum, zwischenmenschliche Formen wie
Gemeinschaft,  Trennung  und  Isolation  diskutierend,  arbeitet
mit Bewegungsritualen und will die Grenzen zwischen Akteuren
und Publikum aushebeln. Doch auch hier geht es nicht ohne
Musik  (von  Scott  Gibbons;  zu  sehen  in  der  Gebläsehalle
Duisburg).

Hinzu kommen klassische (Kammer)-Konzerte, Publikumsgespräche
und Symposien. Das Thema „No education“ bezieht Kinder auf
witzig-verspielte Art ins Programm ein. Sie werden sich alle
Produktionen  ansehen  und  am  Schluss  Preise  vergeben  –  in
selbst gewählten Kategorien. Tatkräftige Hilfe erhalten sie
von  der  kanadischen  Forschungsgruppe  „Mammalian  Diving
Reflex“.

Dem Urteil der Jury dürfen wir ebenso gespannt entgegensehen
wie dem Gesamtprogramm. Intendant Heiner Goebbels hat zwar auf
ein übergeordnetes Thema verzichtet, doch trifft der Titel
eines  Opernlibrettos  des  18.  Jahrhunderts  wohl  den  Kern:
„Prima  la  Musica,  poi  le  parole“.  Zuerst  die  Musik  also.
Goebbels, darauf angesprochen, denkt nach und verweist auf den
russischen Regisseurs Wsewolod Meyerhold.  Dessen Credo war:
„Das Wichtigste … wofür ich kämpfe, ist die Untermauerung des
Schauspiels mit einem musikalischen Fundament“.

 

Alle  Einzelheiten  zum  Programm  finden  sich  unter
http://www.ruhrtriennale.de

http://www.ruhrtriennale.de


Glaskunst in Leipzig: Fenster
des  Bottroper  Bauhaus-
Künstlers  Josef  Albers
rekonstruiert
geschrieben von Werner Häußner | 9. Januar 2023
Leipzig/Bottrop. Er war zweifellos einer der einflussreichsten
Bauhaus-Künstler, vor allem, weil er die Ideen dieser Weimarer
und später Dessauer Bewegung in den USA verbreitete: Josef
Albers, 1888 in Bottrop geboren, unterrichtete nach seiner
Emigration 1933 spätere Größen wie John Cage, Robert
Rauschenberg, Merce Cunningham oder Richard Serra. In Bottrop
erinnert das Josef Albers Museum im Quadrat an den Künstler,
der seiner Heimatstadt einen großen Teil seines Nachlasses
schenkte. Derzeit ist – nur noch bis 15. Januar – dort die
Ausstellung „Gotthard Graubner. Gespräch mit Josef Albers“ zu
sehen.

Doch seit Dezember gibt es eines der großen Glaswerke Albers
wieder sinnlich zu erleben. Dazu muss man nach Leipzig fahren.
1926 hatte Albers für den damals hochmodernen,
expressionistischen Bau des Grassi-Museums Glasfenster
entworfen, strenge geometrische Konstruktionen im
„Thermometerstil“. Sie waren, so versichert das Grassi-Museum,
die größte Flachglasarbeit eines Künstlers der Dessauer
Bauhauszeit. Albers war damals bereits ein bekannter
Glaskünstler. 1925 als erster Bauhaus-Absolvent zum „Meister“
berufen, hatte er bereits eine Reihe von Fenstern entworfen,
daneben auch Möbel und Haushaltsgeräte.

Die Leipziger Fenster fielen dem Krieg zum Opfer und wurden
später durch einfaches Fensterglas ersetzt. Doch 1996
entdeckte man im Firmenarchiv der Berliner Glasmalerei-Firma
Puhl & Wagner, G. Heinersdorff – erhalten in der Berlinischen
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Galerie – die 1:1 Kartons und Fotografien der Entwürfe der
Fenster wieder. Diese hatte die Entwürfe von Albers 1927
realisiert. Dank des Fundes war es möglich, die Komposition
der Scheiben bis ins kleinste Detail nachzuvollziehen.

Die Albers-Fenster bei einbrechender Dunkelheit, vom
Mittelhof aus gesehen, 2011

Vor allem gelang es auch, die ausgefeilte Technik von Albers
präzise zu analysieren. So verwendete er mundgeblasenes
Doppelüberfangglas. Es besteht aus einem klaren Trägerglas mit
einem opaken weißen Überfang und einem grünlichgelben
Farbüberfang. Der doppelte Überfang bewirkt unter anderem,
dass bestimmte Partien von innen betrachtet dunkel, von außen
gesehen hingegen hell erscheinen. Akzentuiert wird das Glas
durch flächig aufgetragenes Schwarzlot und Silbergelb sowie
horizontale und lineare Schliffe.

Unter den baugebundenen Projekten von Josef Albers kommt den
18 Fenstern im Haupttreppenhaus des Grassi-Museums eine
zentrale Rolle zu, heißt es in der Mitteilung des Hauses.
Ermöglicht wurde die Rekonstruktion durch das Engagement der
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Ostdeutschen Sparkassenstiftung und der Sparkasse Leipzig. Die
Ausführung der Fenster lag in der Hand des traditionsreichen
Paderborner Glasmalereibetriebes Peters.

Die Mittelgruppe der Fenster in Verbindung mit der
Treppenhausarchitektur, 2011
Fotos: Uli Kühnle, Halle/Saale

Der Besuch im Grassi-Museum lohnt sich jedoch nicht nur wegen
der rekonstruierten Albers-Fenster: Das Museum für Angewandte
Kunst ist ebenso sehenswert wie die fabelhafte
Musikinstrumenten-Sammlung. Und im Museum für Völkerkunde –
ebenfalls im Grassi – lässt sich derzeit moderne Malerei aus
Haiti bewundern.

http://www.revierpassagen.de/?attachment_id=6690
http://mfm.uni-leipzig.de/index.php


Der  Zeitgeist  als  Bermuda-
Dreieck – Bottroper „Quadrat“
zeigt Bilder des US-Künstlers
Kimber Smith
geschrieben von Bernd Berke | 9. Januar 2023
Von Bernd Berke

Bottrop. So sind die Mensehen und die Künstler: Der eine will
umsichtig sein Leben planen, der andere überlässt sich dem
Getümmel.

Bezogen auf die Malerei: Manche brauchen das Gerüst einer
Komposition. Andere verlieren sich gleich im Spiel der Formen
und Farben. So wie Kimber Smith (1922-1981), der letzt mit
einer  Werkauswahl  der  Jahre  1956  bis  1980  im  Bottroper
„Quadrat“-Museum vorgestellt wird. Seit 1962 der Düsseldorfer
Kunstverein Smith präsentierte, hat sich in Deutschland kein
Haus mehr um ihn gekümmert. In der Schweiz fand dieser Maler
stets mehr Beachtung. Die Bottroper Schau ist denn auch eine
Übernahme aus Winterthur.

Amerikaner mit europäischen Vorlieben

Als US-Weltkriegssoldat geriet Smith erstmals nach Frankreich.
Irgendwann entwickelte er ein Faible für europäische Kunst der
klassischen  Moderne.  Besonders  Henri  Matisse  und  Pierre
Bonnard hatten es ihm angetan. Hingegen missfiel ihm, dass
sich in den USA eine junge Künstlergeneration (um Mark Rothko,
Barnett Newman und Jackson Pollock) bewusst von europäischer
Überlieferung  lossagte  und  sich  als  „rein  amerikanisch“
gerierte.

Seiner Leidenschaft folgend, zog Smith 1954 nach Paris. Doch
das Zeitklima wollte es, dass auf dem alten Kontinent just die
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gestisch-abstrakte  Richtung  in  der  Malerei  (Informel,
Tachismus) triumphierte, während er nach geometrischen Formen
strebte. Rhomben, Quadrate, klare Farben. So schwebte es ihm
damals vor.

Als Smith 1966 in die USA zurückkehrte, nahm auch dort kaum
jemand Notiz von ihm. Es herrschten abermals neue Kunst-Moden,
die Pop-Art war übermächtig. Zuweilen gleicht der Zeitgeist
einem  Bermuda-Dreieck,  in  dem  Künstler  unversehens
verschwinden. Bottrops Museums-Chef Heinz Liesbrock bringt es
auf die Formel: „Zerrieben zwischen Frankreich und Amerika“
sei Smith gewesen. Klingt bündig und deutet fast auf heutige
Polit-Konflikte voraus.

Kein unterkühlter „Mathematiker“

Geometrischer Neigung zum Trotz: Smith ist eben keiner dieser
unterkühlten „Mathematiker“ der Kunst. Sogar Quadrate werden
bei ihm zu Spielelementen. Mit willkürlicher Lust setzt er die
zuweilen  zittrig  verschwimmenden  Formen  hin,  ohne  vorab
ersonnene  Konstruktions-Stützen.  Das  Bild  entwickelt  sich,
strömend oder stockend, aus sich selbst heraus, es fügt sich
erst während des Malvorgangs. Ein schwierige, allzeit labile
Balance.

Seelische Stimmungen scheinen hier unverfälscht einzufließen.
In  mutmaßlich  glücklichen  Zeiten  teilt  sich  sogleich  eine
sorglos schwebende Heiterkeit mit. Als Kimber Smith an Krebs
erkrankt,  dominieren  dann  kantig  gegeneinander  gestellte
Farbblöcke. schmerzlich verengte Gitter-Strukturen.

Gewiss: Es sind auf den ersten Blick „gestaltlos“ wirkende
Bilder, bei denen einige Leute denken mögen, dies könne doch
jedes  Kind.  Nur  zu!  Pädagogisches  Begleitprogramm  ist  die
Aktion „Malen nach Kimber Smith“. Gut vorstellbar. dass der
Künstler (selbst Vater zweier Söhne) am hurtigen Vergleich
seine  Freude  gehabt  hätte.  Schade,  dass  es  eine  solche
Ausstellung nicht geben wird.



Museum  „Quadrat“,  Bottrop,  Im  Stadtgarten  20  (Tel.  02041/
996-808). 5. Dez. 2004 bis 6. Feb.2005. Di bis So 10-18 Uhr.
Eintritt 5 Euro, Katalog 24 Euro.


