
Das  Konzept  ist  die  Kunst:
Die  Sammlung  Fischer  in
Düsseldorf
geschrieben von Birgit Kölgen | 24. September 2016
Ach, Verklärung tut ja so gut! Einhellig schwärmen selbst
konservative Bürger, Politiker und Lobbyisten für die späten
1960er-Jahre,  als  der  leicht  verkrachte  Künstler  Konrad
Fischer in einem Torbogen an der Neubrückstr. 12, mitten in
der  Düsseldorfer  Altstadt,  diese  winzige  Avantgarde-Galerie
aufmachte.

Mag sein, dass damals kaum einer hinguckte. Mag sein, dass
spätere Kunst-Superstars wie Gerhard Richter und Bruce Nauman
bei einer Vernissage mit dem Galeristen allein dastanden und
resigniert ein Bier trinken gingen. Heute will jeder, der alt
genug ist, dabei gewesen sein. Und die Jungen erschauern vor
Ehrfurcht.

Die  Kunstsammlung,  neu
gemischt:  „25  Blocks  and
Stones“ von Carl André aus
der  Sammlung  Fischer  vor
Jackson  Pollocks
monumentalem  Bild  „Number
32“  von  1950.  (©
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Kunstsammlung  NRW  /  Foto:
Birgit Kölgen)

Wie eine Offenbarung wird die wilde Zeit gefeiert. Und wie ein
Zeichen  dieser  Offenbarung  leuchtet  ein  pinkfarbenes
Neonröhren-Denkmal von Dan Flavin am Eingang der Ausstellung
„Wolke  &  Kristall“  in  der  Kunstsammlung  NRW.  Auf  2000
Quadratmetern beschwören über 200 Werke der Sammlung Fischer
die Öffnung der Kunst hin zum Konzept. Die Idee ist dabei
wichtiger  als  das  Werk  selbst,  dessen  Bestandteile  unter
Umständen sogar austauschbar sein können.

Aus den einstigen Versuchen ist ein Schatz geworden

Nicht  gerade  ein  populäres  Feld,  aber  das  Publikum  der
Landesgalerie sollte sich daran gewöhnen. Denn das renommierte
Museum hat den größten Teil der Sammlung und des Archivs von
Konrad  Fischer  (1939-1996)  und  seiner  2015  mit  78  Jahren
verstorbenen Frau Dorothee erworben. Kaufpreis: eine diskret
verschwiegene Summe im, wie es heißt, „niedrigen zweistelligen
Millionenbereich“. 7,7 Millionen zahlte jedenfalls das Land,
das  übrige  Geld  wurde  von  Stiftungen  und  Sponsoren
aufgebracht.

Marion Ackermann, die scheidende Direktorin, führte schon vor
über sechs Jahren die ersten Gespräche mit Dorothee Fischer,
schloss  den  Deal  jetzt  mit  den  Kindern  Berta  und  Kasper
Fischer ab und betont die „unglaublich faire Verabredung“.
Lediglich die Hälfte des unteren Schätzwertes für die gesamte
Sammlung musste gezahlt werden, die andere Hälfte ist ein
Geschenk  der  Fischers  an  die  Kunstsammlung  Nordrhein-
Westfalen, die dadurch zum Museum auch der spröderen Moderne
wird.  In  der  von  1962  bis  1990  dauernden  Ära  des
Gründungsdirektors  Werner  Schmalenbach  wäre  das  nicht
passiert.  Er  verachtete  neue  Trends,  kaufte  nur  die
abgesegneten  Meisterwerke  der  klassischen  Moderne  und
bescherte den Düsseldorfern einige der berühmtesten Bilder von
Paul Klee, Max Ernst, Picasso oder Modigliani.



Das Format und das Feeling der Original-Galerie

Deren betörende Wirkung hat die Sammlung Fischer nicht. Aber
sie öffnet den Blick für die Entwicklung der Kunst und der
Gesellschaft  in  der  zweiten,  freieren  Hälfte  des  20.
Jahrhunderts.  Es  lohnt  sich,  genauer  hinzusehen,  zumal
Kuratorin Anette Kruszynski für eine originelle Inszenierung
sorgte. Etliche der 16 Ausstellungsräume haben das Format und
damit das Feeling der Original-Galerie: drei mal elf Meter.
Auf dieser bescheidenen Fläche legte der New Yorker Carl André
zur Eröffnung im Herbst 1967 hundert gleich große, industriell
gefertigte  Stahlplatten  aus.  Das  war  die  begehbare
Bodenskulptur „5×20 Altstadt Rectangle“. So mancher lief über
die Kunst und erkannte sie nicht. Derlei spitzbübische Effekte
waren  durchaus  im  Sinn  des  Galeristen,  der  selbst
künstlerische Ambitionen hatte und sich als serieller Maler
Konrad Lueg nannte.

Nach  Carl  Andrés  Boden-
Installation  „Wolke  und
Kristall“  wurde  die
Ausstellung  benannt.  Der
Spruch  an  der  Wand  stammt
von  Lawrence  Weiner.  (©
Kunstsammlung  NRW  /  Foto:
Birgit Kölgen)

Aber sein wahres Lebenswerk war die Entwicklung der Galerie,
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die  zunächst,  in  Ermangelung  wirtschaftlicher  Erfolge,  vom
Lehrerinnengehalt  seiner  Frau  Dorothee  finanziert  wurde.
Konsequent präsentierte Fischer, was vom bürgerlichen Publikum
als Spinnerei abgetan wurde. „He made things possible“, er
machte  Dinge  möglich,  sagt  der  heute  als  Videokünstler
weltbekannte Amerikaner Bruce Nauman, dessen Installation „Six
Sound Problems for Konrad Fischer“ von 1968 man jetzt in der
Kunstsammlung betrachten – und vor allem hören kann. Mit einem
Tonband,  aufgespannt  zwischen  einem  Stuhl  und  einem
authentischen Wiedergabegerät, wird da ein jaulendes Geräusch
erzeugt, während sich eine leere Spule dreht.

Mit Fantasie, Konsequenz und Spürsinn

Sinnlos?  Gewiss.  Aber  schon  damals  erzeugte  Nauman  durch
penetrante  Wiederholung  eine  Aufmerksamkeit,  die  ihn
schließlich berühmt machte. Und er weckte das Empfinden für
unsere eigenen verrückten Wiederholungen und Zwangshandlungen.
Ganz anders ging der britische Land-Art-Neuling Richard Long
zu Werke, als er die kleine Galerie Fischer mit Streifen aus
fein beschnittenen Weidenstöckchen auslegte. Lothar Baumgarten
fantasierte mit einer poetischen Diashow „Ein Reise mit der MS
Remscheid auf dem Amazonas“. Von April bis Juli 1969 schickte
der  japanische  Konzeptkünstler  On  Kawara  täglich  eine
Postkarte aus New York mit der Mitteilung: „I got up“, ich bin
aufgestanden.  Die  vergilbenden  Karten  werden  zum  zarten
Hinweis auf die vergehende Zeit – wie sechs Telegramme, die On
Kawara 1970 schickte: „I am still alive“, ich lebe noch. Man
liest es – und spürt die Vergänglichkeit.

Langsam, aber sicher, erreichte Konrad Fischer die Beachtung
der Zeitgenossen und konnte 1974 mit der Galerie in bis heute
existierende  Räume  an  der  Platanenstraße  ziehen.  Auch  die
Sammlung  wurde  repräsentativer.  Viele  Stücke  passen
ausgezeichnet  in  den  Zusammenhang  des  Museums  –  geradezu
magisch wirkt das schwarze Tier („Black Animal“) das Mario
Merz, der italienische Meister der Arte Povera, in den 1990er-
Jahren aus Papier und Leuchtzahlen konstruierte. „25 Blocks &



Stones“, 25 Betonklötze mit aufgelegten kleinen Natursteinen,
die  Carl  André  1973  erstmalig  arrangierte,  liegen  wie
selbstverständlich  unter  einem  monumentalen  Werk  des
Abstrakten  Expressionismus  aus  den  1950er-Jahren:  Jackson
Pollocks 1964 von Schmalenbach erworbenes Bild „Number 32“.
Mit knarrenden grauen Dielen, einer verschlossenen Tür, einem
verhangenen Fenster und einer rätselhaft gruseligen Atmosphäre
öffnet sich unvermittelt der „Raum für einen Tag“, den Gregor
Schneider erst 1999 für die Galerie Fischer konzipierte.

Da war Konrad Fischer schon nicht mehr auf der Welt. Sein Tod
1996 hatte die Künstler erschüttert und zu besonderen Werken
inspiriert.  Thomas  Schütte  malte  zwölf  berückend  schöne
„Blumen  für  Konrad“  und  schuf  einen  Keramikkopf  nach
Zeichnungen, die am Totenbett des Freundes entstanden waren.
Carl André, der Partner der ersten Stunde, konzipierte aus
zwei mal 144 Bleiblöcken, die er auf dem Boden auslegte, ein
stummes Requiem für den Galeristen: „Wolke & Kristall. Blei
Leib Leid Lied“. Die dunklen Klötze, nach Andrés Plan im Raum
verteilt und angeordnet, zeigen, wie eindringlich Konzeptkunst
wirken kann. Sie fordert das Denken und die Empfindung heraus.

„Wolke & Kristall – Die Sammlung Dorothee und Konrad Fischer“:
ab 24. September bis zum 8. Januar 2017 in der Kunstsammlung
Nordrhein-Westfalen, K20, Düsseldorf, Grabbeplatz. Di.-Fr. 10
bis 18 Uhr. Sa./So. 11 bis 18 Uhr. Der Katalog kostet 48 Euro.
www.kunstsammlung.de

Extra:

„Ich habe große Dinge vor“

„Lieber Kasper König“, schrieb Konrad Fischer im Juli 1967, an
seinen in New York arbeitenden Freund: „ich habe große Dinge
vor … Ich mache eine Galerie auf.“ König sorgte für erste
Kontakte,  und  im  Herbst  1967  eröffnete  Fischer  mit  einer
Bodenskulptur des New Yorkers Carl André seine Mini-Galerie an
der Neubrückstr. 12, gleich neben dem legendären Künstlerlokal
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Creamcheese.

Fischer,  1939  in  Düsseldorf  geboren,  hatte  selbst  an  der
Kunstakademie studiert, mit den Kommilitonen Gerhard Richter
und Sigmar Polke einige Experimente gemacht und sich unter dem
Namen Konrad Lueg als Maler profiliert. Die Mission seines
Lebens aber fand er mit der Galerie, die Konzeptkunst, Minimal
Art und Arte Povera gesellschaftsfähig machte.

Nach dem Tod Fischers 1996 führte seine Witwe und Partnerin
Dorothee Fischer die Galerie bis zu ihrem Tod 2015 weiter. Sie
sorgte noch selbst für den Erwerb der Sammlung Fischer durch
die  Kunstsammlung  NRW.  Die  Galerie  Konrad  Fischer  wird
inzwischen von seiner Tochter Berta geführt.

„Sounds  Like  Silence“:  Auf
den Spuren der Stille, an den
Grenzen des Schweigens
geschrieben von Bernd Berke | 24. September 2016
Jubiläumshalber ist der Komponist John Cage (100. Geburtstag
am 5. September) heuer erst recht eine kulturelle Leitfigur.
Nicht nur setzt die Ruhrtriennale vielfach bei seinem Werk an,
nicht nur hat die Fluxus-Kunst (derzeit im Fokus des Museums
Ostwall) ihm Impulse zu verdanken – auch die gedankenreich
unterfütterte  Ausstellung  „Sounds  Like  Silence“  kommt
(parallel im selben Hause Dortmunder „U“) auf ihn zurück. Für
die  intellektuelle  Durchdringung  auf  hohem  Theorie-Plateau
sorgt  der  ortsansässige  Hartware  MedienKunstVerein  (HMKV),
dessen Leiterin Inke Arns den Leipziger Medienwissenschaftler
Dieter Daniels als Ko-Kurator gewonnen hat.
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Porträt  des  großen
Anregers  John  Cage
(© Henning Lohner &
John  Cage  /  Foto
Henning  Lohner)

„Sounds  Like  Silence“.  Hört  sich  an  wie  Stille.  Oder:
Geräusche wie Stille. Der auf den Welthit „Sounds of Silence“
von Simon & Garfunkel anspielende Titel kann füglich auch auf
Cage  bezogen  werden.  Der  hat  das  berühmte  Stück  4’33’’
erschaffen, 4 Minuten und 33 Sekunden vermeintlich völliger
Stille. Die Uraufführung war am 29. August 1952, also vor 60
Jahren. Eine Inspirationsquelle: Robert Rauschenbergs „White
Paintings“ (ab 1951), monochrom weiße Bilder, die ebenfalls
nicht pure Abwesenheit bedeuten. Bloß keine Angst vor der
Leere! Am Saum des Nichtseins ist in allen Künsten stets ein
Etwas gewesen.

Das Cage-Stück zwischen Sein und Nichts kann sich mitsamt
allen Weiterungen in die Hirnwindungen fräsen. Und so kreist
auch die Dortmunder Ausstellung gebannt (jedoch alles andere
als kopflos, wenn nicht gar kopflastig) um diese Ikone der
akustischen  Kunst.  Wer  hätte  gewusst,  dass  von  diesem
epochalen Werk viele verschiedene Notationen/Partituren sowie
über  50  Platten-Einspielungen  existieren  –  und  dass  keine
exakt der anderen gleicht. Denn die vollkommene Stille gibt es
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nicht.  Immer  sind  da  noch  so  geringe  Nebengeräusche,
Schwingungen  an  der  Wahrnehmungsgrenze.  Selbst  in  der
schalldichten Kammer (die man hier – sofern seelisch gefestigt
– erproben kann) hört man, neben der Aufnahme vom angeblich
weltweit  stillsten  Wüstenort,  noch  das  Grundrauschen  der
eigenen Nerven- oder Blutbahnen. Dass wir nach dem Tode gar
nichts mehr hören, ist auch noch nicht ausgemacht…

Blick  in  einen  der
Ausstellungsräume  von
"Sounds  like  Silence"  (©
Foto  HMKV)

Man schreitet hier durch lauter dunkle Räume, denn man soll
sich  ja  auf  Hören  konzentrieren.  Überall  wollen  Kopfhörer
ergriffen  und  aufgesetzt  sein,  auf  dass  man  lausche  und
zunehmend differenziere. Nun gut, ein paar Filme sind auch zu
betrachten – bis hin zur Jux-Aufführung von 4’33’’ durch Helge
Schneider in Harald Schmidts Late Night Show (ARD). Mit dem im
Internet forcierten Projekt „Cage Against the Machine“ haben
es Popmusiker 2010 geschafft, die Stille auf Platz 21 der
britischen Charts zu hieven.
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Mit  Stille  in  die  Charts:
Projekt  "Cage  against  the
Machine",  2010  (©  Courtesy
Dave Hillard / Foto Carina
Jirsch)

Die anspruchsvolle Ausstellung verfolgt etliche Nachwirkungen
der  in  4’33’’  berufenen  Ideen.  Merce  Cunningham  hat  eine
experimentelle Tanzversion besorgt. Selbst Heinrich Böll gerät
mit  seiner  Hörfunk-Satire  „Doktor  Murkes  gesammeltes
Schweigen“ (1955) in den Blick, obwohl er sich schwerlich auf
Cage bezogen haben dürfte.

Breit ist das Spektrum: Die Formation „Einstürzende Neubauten“
hat  mit  „Silence  is  Sexy“  (2000)  der  Stille  gehuldigt.
Spezielle Dortmunder Varianten von 4’33’’ gibt es ebenso wie
bewusst verfälschende Cage-Aufführungen, die die Frage nach
geistigem Eigentum aufwerfen. Als stummer Handy-Klingelton ist
das  Stück  so  präsent  wie  als  sukzessive  Löschung  vormals
vorhandener  Musik.  Studien  zur  Wahrnehmung  der  Taubstummen
stehen neben einer Videoinstallation von Bruce Nauman, der
sein verlassenes Atelier nächtelang filmte. Auch da begab sich
noch etwas…

http://www.revierpassagen.de/11602/sounds-like-silence-auf-den-spuren-der-stille-an-den-grenzen-des-schweigens/20120826_1348/w_009_cage-against-the-machine_2010_c_carina-jirsch


Filmstill  aus  Name  June
Paiks  Film  "A  Tribute  to
John  Cage"  (1973)  (©  Nam
June  Paik)

Kunsthistorisch interessant ist ein genialisches Gipfeltreffen
von Nam June Paik und Cage. Wie der Koreaner 4’33’’ filmisch
aufbereitet hat, ist für beide Oeuvres aufschlussreich. Ferner
wird  ein  Interview  mit  Cage  (von  Vicki  Bennett)  ebenso
sprachlos  gemacht  wie  eine  Tagesthemen-Ausgabe  mit  Ulrich
Wickert  (von  Hein-Godehart  Petschulat)  oder  eine
kriegstreibende Rede des George W. Bush (durch Matt Rogalsky).

Am Horizont solcher Darbietungen erscheint eine Ökologie der
Geräusche. Eine leisere Welt wäre wohl keine schlechtere.

„Sounds Like Silence“. Cage / 4’33’’ / Stille. 1912-1952-2012.
Bis 6. Januar 2012 im Dortmunder „U“, Leonie-Reygers-Terrasse
(Navi Rheinische Straße 1). Eintritt 5 Euro, freier Eintritt
bis  18  Jahre.  Di/Mi  11-18,  Do/Fr  11-20,  Sa/So  11-18  Uhr.
Internet: www.hmkv.de
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Helge  Schneider  (li.)  und
Harald Schmidt bei der Jux-
Aufführung  von  4'33''  (©
2010  Courtesy  Kogel  &
Schmidt  GmbH,  Grünwald  /
meine  Supermaus  GmbH,
Mülheim)

Sprachlos  im  Angesicht  der
gequälten  Kreatur  –  Bruce
Nauman  im  Duisburger
Lehmbruck-Museum
geschrieben von Bernd Berke | 24. September 2016
Von Bernd Berke

Duisburg.  Fünf  Tierkörper  aus  Aluminium  hängen,  teilweise
kopfüber, im Gestänge des „Karussells“. Wenn es sich dreht,
werden Rotluchs, Bär, Hirsch und zwei Kojoten quälend langsam
im Kreis herumgeschleift. Eine Spur am Boden zeugt von all den
vergangenen Umdrehungen. Ein Bild der ohnmächtigen, zutiefst
geschundenen Natur, das man nicht so schnell vergisst.

Dabei ist die 1988 entstandene Installation des Amerikaners
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Bruce Nauman sogar ein wenig „entschärft“. Denn anders als
jetzt  im  Duisburger  Lehmbruck-Museum,  prallten  die  träge
rotierenden Leiber bei früheren Ausstellungen auch schon mal
gegen die Wände und hinterließen hässliche Dellen. Es muss auf
den Betrachter noch schmerzlicher gewirkt haben.

Nauman (Jahrgang 1941), seit rund-35 Jahren auf der Szene und
längst weltberühmt, wird in Duisburg mit einem 46 Exponate
starken Werk-Überblick gewürdigt. Der Amerikaner, der nebenher
eine große Pferdezucht in New Mexico betreibt, vertritt ein
klares  Credo:  „Die  Kunst  muss  sofort  voll  da  sein.“  Ohne
Umschweife  soll  sie  einen  gleich  packen  und  nicht  mehr
loslassen.  Tatsächlich  sind  Nauman  immer  wieder  Arbeiten
geglückt, die diesen Anspruch erfüllen.

Für die großflächig plakatierten Wortspiele (etwa: „War“ –
„Raw“, also Krieg und roh) gilt dies noch am wenigsten, sie
wirken heute eher etwas lässlich. Doch Nauman, seit jeher ein
großer  Sprach-Skeptiker,  hat  seinem  Zweifel  in  Medien-
Installationen gültigen Ausdruck verliehen.

Zum Beispiel in „Good boy – bad boy“ (Guter Junge – böser
Junge, 1985): Zwei Fernsehgeräte, frontal auf den Betrachter
gerichtet. Man sieht einen Mann und eine Frau, die einander
nicht „erblicken“, sondern vor sich hin quatschen, jeweils im
isolierten Gehäuse. Ihre Texte („Ich habe Sex. Du hast Sex“)
häufen sich auf Dauer zum blanken Unsinn.

Die Aggression und der Sturz ins Bodenlose

Der Tonfall wird binnen einer Stunde immer hastiger, immer
aggressiver.  Schließlich  erscheint  Sprache  bloß  noch  als
leeres  Dröhnen.  Verständigung  zwecklos.  Wer  das  über  60
Minuten durchsteht, ist ein harter Knochen.

Vollends löst sich das Verbale in der Video-Installation „Raw
Material“  (Rohmaterial,  1991)  auf.  Hier  sehen  wir  des
Künstlers Gesicht, per Kamera-Dreh auf die Seite gekippt und
also im Ungefähren schwebend. Verstörender noch: Der Mund auf



dem  Bildschirm  macht  immerzu  nur  „Brrrrrrhhh“  –  bis  zur
Erschöpfung des Körpers und jeden Sinnes. Eine nachhaltige
Irritation am Rande der Trance geht von diesem überlegten
Arrangement aus. Es ist wie so oft bei Bruce Nauman: Mit genau
berechneten, minimalen Mitteln erzielt er ein Höchstmaß an
Wirkung.

Die Duisburger Auswahl beschränkt sich keineswegs auf Videos,
sie zeigt Bruce Nauman als vielseitigen Künstler. Beispiele:
Auf dem Boden liegen Metallskulpturen (ring- oder sternförmige
Modelle für bizarre Tunnel, die nie gebaut worden sind). An
den Wänden hängen Neon-Plastiken als Anti-Reklame (ein grell
leuchtender „Taucher“ stürzt ins Bodenlose) oder Zeichnungen
wie  das  Bewegungs-Bildnis  eines  Mannes,  der  (gleichsam  in
Zeitlupe) mit dem Baseballschläger einen Liegenden verdrischt
–  und  dabei  eine  Erektion  bekommt,  als  sei  derlei  Gewalt
buchstäblich  „geil“.  Doch  die  unerbittlich  zergliedernde
Anatomie  des  Vorgangs  lässt  keinen  Zweifel  an  der
Abgründigkeit  der  brutalen  Aktion.

Die  Ausstellung  hat  kulturpolitischen  Hintersinn.  Sie
versammelt  Arbeiten  aus  deutschen,  niederländischen  und
belgischen Sammlungen – aus jenem Länderdreieck also, das NRW-
Ministerpräsident Clement in jeder Hinsicht aufwerten möchte.
Auch kulturell könnte dieses Kräftefeld einen Gegenzug zum
Gewicht Berlins ausüben.

 

Bruce Nauman. Lehmbruck-Museum, Duisburg (Friedrich-Wilhelm-
Straße). Bis 2. Juli. Eintritt 6 DM, Katalog 35 DM.



Das  verlorene  Gesicht  –
Düsseldorfer Ausstellung „Ich
ist  etwas  Anderes“  entwirft
Visionen  vom  Ende  der
Identität
geschrieben von Bernd Berke | 24. September 2016
Von Bernd Berke

Düsseldorf. Mit der menschlichen Identität, den fest gefügten
Selbstbildern ist es mehr allzu weit her. Jedenfalls lautet so
die Diagnose in der avancierten Kunst, die ja als Seismograph
des Künftigen gilt. Unter Zersplitterungen, Verletzungen und
Verformungen winden sich da die Restbestände des „Ich“.

Die Schau „Ich ist etwas Anderes“ erstreckt sich über die
gesamte Fläche der Düsseldorfer Kunstsammlung NRW. Mit Werken
seit etwa 1970 und vielen klingenden Namen (Beuys, Warhol,
Bruce Nauman usw.) rührt sie ans bedrohte Menschenbild, an den
Realitäts-Schwund  in  Zeiten  virtueller  Netze  und
gentechnischer Manipulationen. Es ist eine Ausstellung, über
deren  Befunde  man  erschrickt  und  die  überdies  in  die
Wahrnehmung des Betrachters eingreift, so dass man von Selbst-
Erfahrung im Museum sprechen kann.

Die Furien des Verschwindens

Grandios schon der Auftakt: Da schreit einem in grellem Rot
das  altarförmige  „Triptychon“  (1983)  des  Francis  Bacon
entgegen, Schmerzensbild eines gänzlich isolierten, in sich
verschraubten  Körpers  –  geradezu  eine  masochistische
Weihestätte  des  Ich-Verlustes.

Weitere Furien des Verschwindens: Maria Lassnig malt tief in
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die  psychische  Befindlichkeit  dringende  Selbstporträts.  Der
geschundene  Frauenkörper  löst  sich  auf  in  tier-  und
maschinenförmige Phantasmagorien, in monströse Ausgeburten des
Selbst.  Arnulf  Rainer  überpinselt  mit  heftig-aggressiven
Strichen das eigene Antlitz, als sei es ohnehin nicht mehr
gültig.

Während  der  Einzelmensch  derart  seine  Konturen  verliert,
sammeln die Objekte gespenstische Kräfte. Christian Boltanski
hat mit dem Sach-Inventar aus dem Leben einer verstorbenen
alten Dame einen Raum gefüllt. Vom Bett bis zum Bügeleisen,
von  derSchallplatte  bis  zur  Haarspange  findet  sich
alltägliches  Gebrauchsgut  wieder.  Daraus  erwächst  eine
frappierend deutliche biographische Erzählung. Ist der Mensch
verstummt, beginnen die Dinge zu sprechen.

Eine Frau ohne Augen, aber mit zwei Mündern

In ausgeklügelten Installationen, die oftmals den Betrachter
(z. B. durch Verspiegelung oder lauernde Kameras) mit Psycho-
Effekten  fordernd  einbeziehen,  erlebt  man  alle  denkbaren
Stadien der Zersetzung und der Neu-Montage des Menschenbildes.

Doch es gibt auch Kabinette, die gleichsam Meditationsräume
eröffnen,  wie  denn  überhaupt  die  Schau  an  jedem  zweiten
Samstag  mit  Yoga-Übungen  inmitten  der  Kunst  spirituell
flankiert  werden  soll.  Andy  Warhol  und  Jürgen  Klauke
dokumentieren  mit  Fotoserien  Geschlechts-Umwandlungen,  das
zeitweilige  Spiel  mit  sexueller  Identität.  Die  Bosnierin
Danika Dakic greift das Thema kultureller Identitäts-Spaltung
auf. Ihr Videofilm zeigt eine Frau ohne Augen, aber mit zwei
Mündern, die in verschiedenen Sprachen reden.

Monster aus der Zukunft

Rosemarie Trockel vergegenwärtigt die partielle Ich-Aufgabe in
der  Hinwendung  zu  einem  Idol:  Ihre  Schwester  schwärmte
seinerzeit für Brigitte Bardot. Die Norwegerin Vibeke Tandberg
hat sich eine Zwillingsfigur ausgedacht, dargestellt von ihr



selbst und per Computer täuschend echt in Fotos einmontiert:
Eine Frau ist zwei Schwestern…

Schließlich gelangt man in jenen Raum, in dem einem Kinder-
Skulpturen sozusagen als geklonte Monster einer entmenschten
Zukunft begegnen. Es ist, als wäre man in einen Horrorfilm
geraten. Hernach ist man froh, draußen sein – aber auch froh,
dass man drinnen gewesen ist.

„Ich ist etwas Anderes“. Kunstsammlung NRW, Düsseldorf. Bis
18. Juni. Tägl. außer Mo 10-20 Uhr. Eintritt 12 DM, Katalog
49,80 DM.

 

Von  Weltwundern  und
zerbrochenen Eiern – Jan Hoet
bringt Spitzenstücke aus Gent
in den Kunstverein Schwerte
geschrieben von Bernd Berke | 24. September 2016
Von Bernd Berke

Schwerte. Dieser Kontakt erweist sich als wahrer Segen: Der
Belgier Jan Hoet, 1992 Chef der Kasseler documenta, ist seit
Jahren gern gesehener Freund und Gast beim Kunstverein in
Schwerte. Nun arbeitet Hoet als Direktor des Genter „Museum
van Hedendaagse Kunst“. Und er hat für Schwerte in die Genter
Schatzkiste gegriffen.

Mit rund 20 Kunstwerken ergibt sich ein Querschnitt durch die
famose Genfer Sammlung. Und wann hat man in Schwerte oder auch
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nur  in  der  näheren  Nachbarschaft  schon  mal  einen  echten
Francis Bacon oder einen Magritte bewundern dürfen?

Wer jetzt freilich euphorisch in die Ausstellung stürmen will,
wird erst einmal optisch gebremst: Eine Art Senkblei baumelt
von  der  Decke  herab  und  versperrt  den  direkten  Weg.  Die
Vorrichtung  markiert  den  Anfang  der  Schau.  Sie  heißt
„Universal Plumbob“ und stammt von Royden Rabinovitch. Das
Werk erinnert an eine physikalische Versuchsanordnung, strahlt
aber vor allem kontemplative Ruhe aus und bereitet einen vor
auf das Eintauchen in die Welt der Kunst, auf die innigere Art
des Schauens.

Der strenge Geruch der verströmten Zeit

So  eingestimmt,  nähert  man  sich  beispielsweise  Gerhard
Richters  „Pyramide“  (1966).  Das  ägyptische  Weltwunder  ist
bewußt völlig „unscharf“ gemalt, es erhebt sich wie hinter
einer  Nebelwand.  Eine  Erscheinung  von  halluzinatorischer
Kraft. Im selben Raum leuchtet alarmrot eine Platte, auf die
Marcel  Broodthaers  „289  Eierschalen“  (Titel,  1966)  geklebt
hat,  allesamt  an  der  Spitze  aufgebrochen.  Aus  scheinbar
banalen  Einzel-Elementen  erwächst  eigentümliche  Suggestion.
Aufs Ei kommt auch Guillaume Bijl zurück. Er hat ein kleines
Nest  mit  Gelege  aus  drei  Billardkugeln  gebaut.  Schlichter
Titel: „Sorry“. Eine Abbitte an düpierte Vögel?

Große Namen: Von Francis Bacon sieht man das fratzenhafte
Bildnis eines Kardinals(1955), von Panamarenko ein gekacheltes
Terrarium mit drei Krokodil-Figuren (1967), von Bruce Nauman
einen Videofilm über Gewalt, von Joseph Beuys die in einen
Schrank  gesperrten  Kunst-Stoffe  „Butter  und  Bienenwachs“
(1975),  welche  mittlerweile  strengen  Geruch  absondern.  Der
Duft der verströmten Zeit…

Ab 16. Dezember wird dann noch als absolutes Spitzenstück
„Manets Balkon“ (1950) hinzukommen, auf dem René Magritte die
menschlichen Figuren durch Särge ersetzt hat.



In jedem Raum der Ausstellung finden sich jene nüchternen
Schwarzweiß-Fotos von Zoe Leonard: Sie zeigen, immer wieder,
eine Vagina in quasi gynäkologischer Frontalansicht. Doch die
Künstlerin hat genau das Gegenteil von Pornographie im Sinn.
Sie will zu einer unverstellten, noch nicht von Phantasien
besetzten Körperlichkeit zurück.

Kunstverein Schwerte (Kötterbachstraße 2). Eröffnung heute um
20.00 Uhr mit Ansprache von Jan Hoet. Bis 18. Januar 1998.
Di.Fr 16-19 Uhr, So 15-18 Uhr, Eintritt frei.

Kunst  soll  wirken  wie  ein
Nackenschlag – Werkschau über
Bruce Nauman in Wolfsburg
geschrieben von Bernd Berke | 24. September 2016
Von Bernd Berke

Wolfsburg. Mal ehrlich: Was hat Wolfsburg schon zu bieten? Das
gigantische VW-Werk, gewiß. Aber in dessen Schatten ducken
sich ein barackenartiger Bahnhof und eine beklagenswert öde
Innenstadt. Ausgerechnet hier soll ein Juwel der deutschen
Kulturlandschaft zu finden sein? Aber ja!

Das imposante Kunstmuseum Wolfsburg, im Grundriß etwas größer
als  ein  Fußballfeld,  verfügt  über  finanzielle  Mittel,  von
denen man andernorts höchstens träumt. Jetzt bietet man mit
einer  Schau  über  den  US-Künstler  Bruce  Nauman  erneut  ein
Ereignis der Sonderklasse.

Während  etliche  Häuser  in  den  Metropolen  mit  jährlichen
Ankaufsetats  von  nicht  einmal  100  000  Mark  (ein  Witz
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angesichts der Kunstmarkt-Preise) wirtschaften, schöpft man in
Wolfsburg aus dem Vollen. Das erst vor drei Jahren eröffnete
Museum  hat  bereits  umfangreiche  Eigenbestände  angehäuft.
Ständig kauft man namhafte Werke hinzu: Hier ein Bild von Andy
Warhol oder Anselm Kiefer, da einen Kunst-Iglu von Mario Merz
oder eine Video-Installation von Nam June Paik.

Mit öffentlichen Mitteln ist das nicht zu schaffen, sondern
nur mit einer reich ausgestatteten Privatstiftung, die vor
allem aus Vermögensanteilen am Volkswagen-Versicherungsdienst
(VVD)  gespeist  wird.  Hier  dürfte  der  alte  VW-Werbeslogan
zutreffen}: „Da weiß man, was man hat.“

Weiter nach Paris und London

Die Nauman-Schau, die in Wolfsburg Premiere hat, teilt man
sich  mit  ersten  Adressen.  Sie  wandert  ins  Pariser  Centre
Pompidou und in die Londoner Hayward Gallery. Kunsthallenchef
Gijs  van  Tuyl  und  sein  Team  haben  eine  Ausstellung  von
seltener  Suggestionskraft  inszeniert.  Der  Rundgang  ist
schneckenförmig  angelegt,  auf  daß  man  erst  hinausfinde,
nachdem man ins Zentrum vorgedrungen ist.

Das ist ganz im Sinne Naumans. Er gibt dem Betrachter gern die
Wege vor. So schickt er ihn etwa in einen nur 50 Zentimeter
schmalen, viele Meter langen Raumschlauch, an dessen Ende man
seinem eigenen elektronischen Abbild begegnet. Ein andermal
kann man sich – dank eines ausgeklügelten Kamera-Aufbaus –
beim Gang um ein Karree selbst hinter den Ecken verschwinden
und  gleichzeitig  die  Leute  hinter  einem  auftauchen  sehen.
Seltsame Zeit-Verschiebung.

Schon in den 70er Jahren hat Nauman (Jahrgang 1941) mit der
damals noch ganz neuen Video-Technik experimentiert, seither
hat er alle Feinheiten ausgelotet. Ein Kunstwerk solle sein
wie  „ein  Schlag  in  den  Nacken“,  es  solle  umweglos  aufs
körperliche Befinden einwirken. So lautet ein immer wieder
eingelöstes  Bekenntnis  Naumans,  des  Stamm-Teilnehmers  der



documenta,  der  sich  seit  zehn  Jahren  vom  Kunstbetrieb
zurückgezogen hat, keine Interviews mehr gibt und lieber in
New Mexico Pferde züchtet.

Inspiriert von Cage und Beckett

Drei  abgedunkelte  Räume  mit  TV-Bildschirmen,  auf  denen
menschliche  Köpfe  rotieren.  Sie  stammeln  unaufhörlich
Lautfolgen wie „Okay-okay-okay“ oder auch nur „Mh-mh-mh“. Man
fühlt sich in dieses kreiselnde Wahn-System eingesperrt und
faßt  sich  unwillkürlich  an  den  Hals:  Dreht  der  sich  auch
schon? Kurz darauf gerät man vor das Videowerk „A poke in the
eye“ (etwa: Ein Stoß ins Auge). Ganz langsam tastet die Kamera
ein Gesicht porengenau ab und irrt immer wieder zu den Augen
hin. Zumal wenn man den Titel vorher kennt, erfaßt einen ein
Gefühl der Bedrohung als Kitzel in der Magengrube. Solche
Regungen  hat  der  Künstler  wohl  nicht  nur  an  sich  selbst
erprobt, sondern auch kühl vorausberechnet.

Der einstige MathematikStudent ließ sich von Wiederholungs-
und Montage-Strukturen etwa in Werken des Komponisten John
Cage,  des  Schriftstellers  Samuel  Beckett  oder  des
Filmregisseurs  Jean-Luc  Godard  anregen.

Viele Installationen sind höchst komplex, sie beziehen z. B.
Neonlicht, Texte oder Klänge ein. Man muß es erleben. Und man
wird in eine Art Trance zwischen Irritation und Meditation
geraten.

Kunstmuseum  Wolfsburg,  Porschestraße  53  (Tel:  05361  /  266
966). Ausstellung Bruce Nauman bis 28. September. Di 11-20
Uhr, Mi-So 11-18 Uhr. Eintritt 7 DM. Katalog 45 DM.


