
Zehn  Jahre  nach  dem
Weltkrieg:  Als  deutsche
Abstrakte  in  Paris
reüssierten
geschrieben von Bernd Berke | 2. Juli 2025

Karl  Otto  Götz:  Ohne  Titel  (9.9.1954)  (Drouin-Bild,
1954) / Sammlung von Morgen, Berlin (Foto: Oskar Lee /
Emil Schumacher Museum, Hagen)

Abstrakte deutsche Kunst in Paris zeigen – nur zehn Jahre nach
Ende des Zweiten Weltkriegs? Das muss ein heikles Unterfangen
gewesen sein. 1955 sah man darin von Staats wegen auch eine
diplomatische Mission zur Annäherung ans vormals befeindete
Nachbarland. Trotz vieler Streitigkeiten im Vorfeld wurde die
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Schau ein Erfolg und brachte manchen Künstlern den Durchbruch.
Wer es in Paris geschafft hat, der damaligen Welthauptstadt
der Kunst, konnte es überall vollbringen.

Jetzt, 70 Jahre später, ist die legendäre Ausstellung fürs
Hagener Emil Schumacher Museum (ESMH) zu wesentlichen Teilen
rekonstruiert  worden.  Sie  führt  auf  eine  Zeitreise  in
ästhetische Gefilde der 50er Jahre. Es gibt wenige Fotos vom
Pariser Ereignis und Schnipsel eines Kino-Wochenschau-Berichts
(„Blick in die Welt“, dem feinsinnigen Thema zum Trotz im
schnarrenden Stil jener Zeit kommentiert). Solche Aufnahmen
empfangen einen wandfüllend zu Beginn des Rundgangs in Hagen.
Schon ist man eingestimmt.

Möglichst viele Bilder und Skulpturen von damals aufzutreiben,
erforderte  eine  Menge  Fahndungsarbeit.  98  Arbeiten  von  37
Urhebern (kaum Frauen dabei) wurden 1955 in Paris gezeigt, 56
Exponate konnte Gastkuratorin Anne-Kathrin Hinz von der Bonner
Uni-Forschungsstelle  Informelle  Kunst  ausfindig  machen,  41
können in Hagen gezeigt werden. Einige Werke sind nicht mehr
transportfähig,  andere  werden  aus  diversen  Gründen  nicht
verliehen. Schon bald dürfte eine solche Zusammenstellung gar
nicht mehr möglich sein. Überhaupt war die Vorarbeit (sowohl
1955  als  auch  diesmal)  fast  ebenso  spannend  wie  die
schließlich  gezeigte  Kunst.



Ernst  Wilhelm  Nay:  „Instrumentation“,  1952.  Öl  auf
Leinwand. MKM Museum Küppersmühle für Moderne Kunst,
Duisburg, Sammlung Ströher (Foto: Olaf Bergmann, Witten)

Ganz anders als 1955, als die vielfach frisch aus den Ateliers
kommenden Kunstwerke im Cercle Volney (nahe der Pariser Oper)
dicht an dicht präsentiert wurden, können sie in Hagen auf
größerer Fläche weitaus luftiger ausgestellt werden. 1955 war
dem  auf  deutscher  Seite  organisatorisch  federführenden
Iserlohner Künstler Wilhelm Wessel sehr daran gelegen, auch
die  allerneuesten,  noch  nicht  etablierten  Positionen  zu
zeigen, zu deren Protagonisten z. B. just der Hagener Emil
Schumacher oder Karl Otto Götz zählten. Deren frühe, teilweise
noch nicht ausgereifte Schöpfungen – Schumacher fand recht
spät  zu  seiner  ureigenen  Bildsprache  –  hingen  unmittelbar
neben denen bereits bekannter Künstler wie Willi Baumeister,
Ernst Wilhelm Nay oder Fritz Winter.
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Gegen  dieses  anti-hierarchische  Konzept  regten  sich  damals
starke Widerstände – einerseits aus den Reihen der arrivierten
Künstler, die eine Abwertung ihrer Oeuvres fürchteten, vor
allem aber vom eher konservativen „Deutschen Kunstrat“, der
dem  Außenministerium  angegliedert  war  und  nur  längst
anerkannte Spitzenkunst zulassen mochte. Doch Wilhelm Wessel,
damals Vorsitzender des Westdeutschen Künstlerbundes, und sein
französischer Mitstreiter, der Galerist René Drouin, setzten
sich durch.

Die  Presse  war  vom  Ergebnis  überwiegend  angetan  bis
begeistert, was man auf der Gegenseite nicht wahrhaben wollte.
Auch Rezeption und Folgen der Pariser Ausstellung werden nun
dokumentiert, sogar Seiten aus dem Gästebuch von damals sind
zu sehen. Wie kühn die Schau war, lässt sich ermessen, wenn
man  bedenkt,  dass  kurz  darauf  die  allererste  Kasseler
documenta  eröffnet  wurde,  die  noch  weitgehend  an  die
klassische  Moderne  aus  Vorkriegszeiten  anknüpfte.



Rupprecht  Geiger:  „Wjasma“  (1955),  Eitempera  auf
Leinwand.  (Archiv  Geiger,  München  /  Foto:  Nikolaus
Steglich, Starnberg)

In Hagen erweist sich, dass es etliche abstrakte Wege der
Kunst gibt und eben auch schon 1955 gegeben hat. Die oftmals
spontanen Prozesse der Gegenstandsferne weisen in verschiedene
Richtungen.  Von  den  vielfach  düster  vergitterten
Nachkriegsbildern  hebt  sich  vor  allem  das  frühvollendete,
farbintensive Schaffen eines Rupprecht Geiger ab, dem eine
singuläre Stellung im Kontext dieser Ausstellung zukommt. Auch
die  filigranen  Skulpturen  von  Norbert  Kricke  fanden  erst
später breiteren Zuspruch.

Man ahmt in Hagen nicht die ursprüngliche Sortierung nach, die
etablierte  und  unbekannte  Künstler  nach  Kräften  mischte.
Ordnungsprinzip sind vielmehr die Arbeitsorte der Künstler, z.
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B.  Frankfurt  (K.  O.  Götz,  Bernard  Schultze  u.  a.),  das
Rheinland (Georg Meistermann, Hann Trier, Hubert Berke u. a.)
oder München (Rupprecht Geiger, Fred Thieler u. a.). Westfalen
ist mit Emil Schumacher und Wilhelm Wessel vertreten. Diese
Abfolge  hat  etwas  für  sich:  Jeweils  in  räumlicher  Nähe
wirkend, haben sie einander wohl verstärkt beeinflusst. Der
Genius Loci scheint immer noch lebendig zu sein.

Die Hagener Rekonstruktion lässt es ahnen: Im Rückblick ist es
kaum zu überschätzen, was die Ausstellung 1955 und danach für
den deutsch-französischen Kulturaustausch bewirkt hat. ESMH-
Direktor  Rouven  Lotz  hält  es  für  denkbar,  dass  auch  die
jetzige Schau Folgen hat – wenn etwa Nachfahren der damaligen
Künstler aufmerksam werden und auf weitere Werke hinweisen. So
entstehen womöglich ungeahnte Zusammmenhänge.

„Paris 1955. Deutsche Abstrakte im Zentrum der Moderne“. Noch
bis zum 3. August 2025. www.esmh.de

_________________________________

Der  Beitrag  ist  zuerst  im  Kulturmagazin  „Westfalenspiegel“
erschienen: www.westfalenspiegel.de

Der Künstler und seine Frau –
die kleinen Bilder, die Emil
Schumacher „für Ulla“ malte
geschrieben von Rolf Pfeiffer | 2. Juli 2025
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Emil  Schumacher,  Für  Ulla-1/1996,
1996,  Gouache  auf  braunem  Papier,
14,6  x  16  cm.  ©  (Bild:  VG  Bild-
Kunst,  Bonn  2019/Emil  Schumacher
Museum Hagen)

Man könnte sie leicht übersehen. Kaum so groß wie ein Blatt
Schreibmaschinenpapier  sind  die  Bilder,  und  auch  in  ihren
Rahmen bleiben sie schmächtig. Es bedurfte eines speziellen
Regals für Kleinformate, um sie im Magazin wiederauffindbar
unterzubringen. Jetzt aber hängen sie ganz prominent in der
Ausstellung. „Für Ulla“ heißt die Serie von Gouachen, die Emil
Schumacher für seine Frau malte und die 1996 erstmalig in Jena
gezeigt wurde, als der Maler dort die Ehrenbürgerwürde der
Universität erhielt.
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Emil Schumacher, Für Ulla-7/1996,
1996, Gouache auf braunem Papier,
15 x 22,6 cm. © (Bild: VG Bild-
Kunst,  Bonn  2019  /  Emil
Schumacher  Museum  Hagen)

Zum 100. Geburtstag

Warum Hagens berühmter Informel-Künstler 1996 für seine Frau
eine  Reihe  von  Bildern  auf  Packpapier  schuf,  ist  bis  ins
Letzte nicht beantwortet. Weder standen runde Geburtstage an
(Ulla war 77), noch begründeten andere Anlässe ein solches
Geschenk.  Und  Emil  Schumacher,  der  seine  Werke  eher  mit
leichter Hand datierte und signierte, steuerte auch nichts
Erklärendes bei. Aber die Bilder sind „für Ulla“. Das steht
drauf.  Anlass  dafür,  sie  jetzt  zu  zeigen,  ist  der  100.
Geburtstag Ulla Schumachers.
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Emil  Schumacher,  Für  Ulla-15/1996,
1996, Gouache auf braunem Papier, 14,6
x 16 cm. © Bild: VG Bild-Kunst, Bonn
2019 / Emil Schumacher Museum Hagen)

Sehr persönlich

Die Motive dieser „Suite“ sind abstrakt, wie man es bei Emil
Schumacher  ja  gewohnt  ist.  Doch  der  Begriff  deutet
Bezüglichkeit an, und in der Tat laden viele Bilder dieser
Reihe zu assoziativer Vergegenständlichung ein. Landschaften
mag man erkennen, Tiere, vor allem Pferde. Und Kreise können
Räder sein, Sinnbilder der Reise wie der Wiederkehr, und alles
ergibt Sinn. Zwar ginge es zu weit, hier ein strenges System
der Chiffrierung erkennen zu wollen, doch sicherlich hat Ulla
Schumacher  diese  Bilder  so  genau  verstanden  wie  kaum  ein
anderer Mensch. Emil, unabweisbar dieser Eindruck, formulierte
hier wie unter einem Brennglas das Gemeinsame, das gemeinsam
Vertraute. Es ist eine Kunst der Intimität, vielleicht gar
eine  anhaltende  Liebeserklärung.  Dafür  brauchte  es  keine
Stichtagsregelung.

https://www.revierpassagen.de/103399/der-kuenstler-und-seine-frau-die-kleinen-bilder-die-emil-schumacher-fuer-ulla-malte/20191123_1402/fuer_ulla-15_1996_w3


Emil Schumacher, Kirmes, 1948, 27 x
34,5 cm. (Bild: © VG Bild-Kunst,
Bonn 2019 / Emil Schumacher Museum
Hagen)

Biedere Familie

Und ein weiteres Mal ist man erstaunt über das biedere Leben,
das dieser Künstler und seine Frau führten. Nichts ist bekannt
über  Ausschweifungen  oder  Exzesse,  60  Jahre  waren  sie
verheiratet, und sie haben das als großes Glück empfunden, wie
Rouven Lotz unterstreicht, wissenschaftlicher Leiter des Emil
Schumacher  Museums  und  Kurator  dieser  kleinen,  hübschen
Ausstellung. Und übrigens war das Jahr 1996 doch ein rundes,
ein bißchen jedenfalls, weil sich die jungen Leute 60 Jahre
vorher  auf  der  Kirmes  kennengelernt  hatten,  auf  dem
Kettenkarussell,  in  Hagen,  wo  sonst.

Traumberuf Telefonistin

Ulla Schumacher, als Ulla Klapprott 1919 in Hagen-Eppenhausen
geboren, war gewiß nicht die andere Hälfte eines Künstler-
Duos, wie beispielsweise Christos Frau Jeanne Claude. Auch
eine  Muse  war  sie  nicht,  eher  schon  Managerin  ihres  zur
Zurückhaltung  neigenden  Gatten.  Sie  kümmerte  sich  um  die
Reisen, schuf und pflegte internationale Kontakte. „Sie war
ein bißchen die Außenministerin für den Künstler“, sagt Rouven
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Lotz. In jungen Jahren hatte sie übrigens als Telefonistin
gearbeitet, immer im Gespräch, immer online (wie man heute
fast sagen könnte), ein Traumberuf für sie.

Ulla  und  Emil  Schumacher,
1989. (Foto: Stefan Moses /
Emil  Schumacher  Museum
Hagen)

„Ach Emil, das wird schön“

Und Ulla war Emil Schumachers wichtigste Kritikerin. Der Maler
legte größten Wert auf ihr Urteil, auch im Schaffensprozeß
schon.  Freunde  der  Familie  berichten  von  einem  unruhigen
Künstler, der durch das Haus lief und seine Ulla suchte, damit
sie im Atelier ihre Meinung kundtat. Wiederholt verbürgt ist
ihr Ausruf „Ach Emil, das wird schön“, mit dem sie in aller
Regel ja auch recht hatte und dem kreativen Prozeß gehörigen
Schub verlieh.

Zeichnungen der frühen Jahre

Museumsleiter Lotz hat der „Für Ulla“-Suite einige Bilder aus
dem Bestand beigesellt, etwas größer in aller Regel, die die
enge  Verbindung  der  Kleinformate  zum  damaligen  aktuellen
Schaffen  Schumachers,  frappierend  mitunter,  dokumentieren.
Außerdem  gibt  es  einen  zweiten  Raum  mit  frühen  Werken,
Zeichnungen aus den 30er und 40er Jahren, Alltagsszenen und
Akte,  auf  denen  die  Dargestellte  immer  Ulla  ist.  Diese
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vergnügliche Reihe, die neben anderem auch deutlich macht, was
für ein brillanter Zeichner Emil Schumacher war, beginnt –
eben – auf der Kirmes in Hagen, 1936, am Kettenkarussell. Eine
Zeichnung wie ein Holzschnitt, hartes Schwarzweiß, mit einer
erotischen Figurine im linken oberen Bereich, erste Begegnung
mit der Frau fürs Leben.

Emil  Schumacher,  Ulla,
rauchend,  1947,
Fettkreidezeichnung,  32,7
x  15,7  cm.(Bild:  ©  VG
Bild-Kunst,  Bonn  2019  /
Emil  Schumacher  Museum
Hagen)
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Immer wieder Ulla

Er hat sie, für ein Programmheft der Ruhrfestspiele, als „Irre
von Chaillot“ gezeichnet (welche allerdings, ganz adrett und
comme il faut, hinter einem Kaffeehaustischchen hockt), als
Hausfrau und Mutter zu Hause, als rauchende Gesprächs- und
Lebenspartnerin. Daran, daß Emil Schumacher die Seine gerne im
Akt abbildete, war gewiß auch die lange Phase künstlerischer
Abstinenz schuld, erläutert Lotz. In der Nazizeit hatte, wie
hier und da bekannt, der Maler Emil Schumacher mit dem Malen
aufgehört, weil seine Kunst nicht gelitten war. Er hatte als
technischer Zeichner gearbeitet, um die Familie zu ernähren.
Als  ihn  seine  Frau  nach  1945  ermunterte,  doch  wieder  ein
Künstler zu sein, mußte Emil üben. Auch Akte malen. Niemand
konnte damals ahnen, daß er dereinst in Kunstrichtungen Furore
machen  würde,  die  man  mit  Informel  oder  abstraktem
Expressionismus  bezeichnete.  Die  frühen  Bilder  mit  der
abstrakten  „Für  Ulla“-Suite  in  räumlich-inhaltlichen
Zusammenhang  zu  bringen,  ist  eine  kluge,  ja  fast  schon
schöpferische Entscheidung.

Langes Leben

Rund 60 Jahre dauerte die Ehe der Schumachers; Emil starb
1999,  87-jährig  immerhin,  ohne  Vorzeichen  „als  glücklicher
Maler“ auf Ibiza. Seine Frau folgte ihm zehn Jahre später, 90-
jährig. Die Baustelle des Hagener Schumacher-Museums hat sie
noch besichtigt, die Eröffnung leider nicht mehr erlebt.

Nicht so viele Familiengeschichten!

Schluss jetzt! Wenn man über Schumachers schreibt, droht das
immer  zur  Familiengeschichte  zu  werden,  garniert  mit
unzähligen Anekdoten. Doch hier gilt’s der Kunst! Sie sei
ausdrücklich  anempfohlen,  die  anrührende  „Für  Ulla“-
Sonderschau wie auch das Dauerhafte im Hagener Schumacher-
Museum mit seinen stattlichen Großformaten.

Emil Schumacher: „Für Ulla“ – Ursula Schumacher zum 100.



Geburtstag
24.11.2019 bis 9.2.2020
Emil Schumacher Museum Hagen, Museumsplatz 1
Geöffnet Di-So 12-18 Uhr
Tel. 02331 207 31 38, www.esmh.de
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K.  R.  H.  Sonderborg:  „12.4.66,
16h31-17h12″,  1966.  Eitempera  auf
Fotokarton  über  Leinwand.  Leihgabe
aus dem benachbarten Osthaus Museum,
Hagen. (© Galerie Maulberger, 2019)

Als junger Mann vom Jahrgang 1923 lebte Kurt Rudolf Hoffmann,
dem von Geburt an der rechte Arm fehlte, im Hamburg der NS-
Zeit  bewusst  als  Außenseiter.  Statt  in  der  Hitlerjugend
mitzumachen, pflegte er im ganzen Auftreten einen britischen
Stil.  Der  Sohn  eines  Bigband-Posaunisten  (im  damals  sehr
renommierten  Telefunken-Swingorchester)  hörte  vorzugsweise
Jazzmusik und galt daher als sogenannter „Swing Boy“.

Jemand,  der  so  eigensinnig  war,  stand  damals  unter
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Beobachtung. 1941 holte ihn die Gestapo ab und inhaftierte ihn
vier Monate lang im Konzentrationslager Fuhlsbüttel. So war es
nur konsequent, dass er sich nach Kriegsende von deutscher
Herkunft  distanzierte,  seinen  eigentlichen  Namen  auf  die
Initialen  K.  R.  H.  zurückstutzte  und  statt  dessen  seinen
dänischen Geburtsort Sonderborg hervorhob.

Bildnis  des
(späteren) Künstlers
als junger Mann: K.
R. H. Sonderborg als
17-Jähriger  in
Hamburg,  An  der
Alster  bei  „Tante
Loh“, 1940/41. (aus:
K. R. H. Sonderborg,
Arbeiten auf Papier,
schwarz/weiß,
Graphische  Sammlung
Staatsgalerie
Stuttgart  1985/86,
Seite 13)

Unterschiede zu Emil Schumacher
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Als K. R. H. Sonderborg also wurde er seit den 1950er Jahren
mit informeller Malerei bekannt. Er gehörte damit im Grunde
der gleichen oder zumindest verwandten Stilrichtung an wie der
Hagener  Emil  Schumacher.  Eine  Sonderborg-Schau  im  Emil
Schumacher-Museum  zu  Hagen  (ESMH)  erscheint  mithin
folgerichtig.  Doch  wie  verschieden  waren  die  beiden!

Nun gut, sie malten abstrakt und gestisch, ihre Werke setzen
jeweils  ungeahnte  Energien  frei.  Doch  der  1912  geborene
Schumacher  musste  sich  zunächst  mühsam  von  Vorkriegs-
Einflüssen  befreien,  während  der  über  zehn  Jahre  jüngere
Sonderborg  sich  gegen  Ende  der  1940er  Jahre  gleich  aufs
Abenteuer der Abstraktion einlassen konnte.

Der  Unterschied  zeigte  sich  auch  im  malerischen  Duktus.
Schumachers  in  die  dritte  Dimension  geschichtete,
durchgrabene, zumeist pastose Bilder tragen die Spuren und
gleichsam  die  Wundmale  eines  unablässigen  Ringens  mit  dem
Material. Sonderborgs flächige Darstellungen wirken hingegen
weniger  erkämpft,  sie  sind  sozusagen  „selbstverständlicher“
vorhanden. Was beiderseits noch gar nichts über die Qualität
besagen muss.

Überdies  hatte  Schumacher  stets  eigene,  recht  geräumige
Ateliers, während Sonderborg ruhelos unterwegs war, vielfach
in  Hotelzimmern  arbeitete  und  daher  schon  aus  praktischen
Gründen kleinere Bildformate vorzog. Auch das ist keine reine
Äußerlichkeit, sondern hat Folgen für die Kunstausübung.

Im legendären Chelsea Hotel

Für die jetzige Ausstellung mit dem etwas lauen Allerwelts-
Titel „Bilder von Zeit und Raum“ hat ESMH-Leiter Rouven Lotz
einige prägnante Arbeiten versammeln können. Somit lassen sich
gewisse Grundlinien des Oeuvres ziemlich gut verfolgen. Es ist
seit  über  15  Jahren  die  erste  umfangreichere
Auseinandersetzung  mit  Sonderborg.



K.  R.  H.  Sonderborg
im Jahr 1987 (© Foto:
Manfred Hamm)

Der über längere Zeitstrecken umtriebig in Weltstädten lebende
und deren Eigenarten geradezu inhalierende Sonderborg (über
Jahre hinweg im Winter New York, im Sommer Paris, später in
Chicago) logierte in den 1960ern im legendären New Yorker
Chelsea Hotel, das durch viele Pop-Größen wie Bob Dylan, Nico,
Leonard Cohen und Janis Joplin berühmt wurde. Sonderborg war
dort  Nachbar  und  Freund  zweier  Heroen  der  Pop  Art,  Claes
Oldenburg  und  James  Rosenquist.  Er  selbst  hat  später  nur
episodische  Ausflüge  in  Gefilde  der  Pop  Art  unternommen,
beispielsweise im bleiernen deutschen RAF-Herbst 1977 mit dem
hyperrealistischen Bild einer Maschinenpistole, das in Hagen
zu  sehen  ist.  Sarkastischer  Titel:  „Peacemaker“.  Doch
vermutlich war es Sonderborg sogar hierbei vornehmlich ums
Bildliche und nicht so sehr ums Politische zu tun.

Immer freiere Bildauffassung

Ansonsten aber waltet allemal die Abstraktion. Um 1948 kann
man noch eine Orientierung an Paul Klee vermuten. Auch bezieht
sich ein frühes Bild von 1950 zwar noch deutlich auf Kran- und
Stahl-Strukturen im häufig aufgesuchten Hamburger Hafen, doch
derlei Lineaturen verselbständigen sich zusehends.
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Während  anfangs  noch  Hintergründe  als  eine  Art
perspektivischer Halt im Bildgeviert auszumachen sind, lebt
sich  alsbald  die  malerische  Energie  im  gänzlich  freien
Bildraum  aus.  Kalligraphische  Studien  und  ab  1953  der
intensive  Kontakt  zur  Künstlergruppe  ZEN  (u.  a.  Rupprecht
Geiger, Willi Baumeister) dürften das geistige „Loslassen“ im
Sinne der Zen-Philosophie begünstigt und zu jener freieren
Bildauffassung beigetragen haben.

K.  R.  H.
Sonderborg:  „3.
VII.  58,
16.11-17.23  h,
1958.  Eitempera
auf  Fotopapier,
auf  Leinwand
aufgezogen.
Sammlung Grässlin,
St.  Georgen  (©
Galerie
Maulberger, 2019)

Sonderborg  (1923-2008)  muss  in  seinen  besten  Jahren  recht
lebenshungrig  gewesen  sein,  er  mochte  nicht  viel  Zeit
verlieren, oft nicht einmal fürs Malen. Nicht selten hat er
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seinen Arbeiten als Titel lediglich Tagesdaten und Uhrzeiten
zwischen  Beginn  und  Vollendung  des  Malprozesses  gegeben,
beispielsweise so: „3. VII. 58, 16.11-17.23 h“. Fertig in
gerade  mal  72  Minuten.  Viele  andere  Künstler  tun  sich  da
ungleich schwerer.

Eine bevorzugte Arbeitsweise Sonderborgs war denn auch die
Verwendung  schnell  trocknender  Eitempera-Farben  auf
Fotokarton. Diese Materialien kamen der spontanen gestischen
Aktion  entgegen,  die  mitunter  ungeheure  Energien  erzeugte,
welche dann auch den Bildern einbeschrieben sind.

Die bleibende Liebe zum Jazz

Die seit jeher gehegte Liebe zum Jazz ging K. R. H. Sonderborg
naturgemäß  auch  in  den  USA  nicht  verloren.  In  New  Yorker
Jazzkellern  erlebte  er  mitreißende  Konzerte  von  Thelonious
Monk oder Charles Mingus. Wenn er malte, liefen häufig Platten
von Ornette Coleman, Charly Parker und Miles Davis – „dieser
ganze  City  Sound“,  wie  er  es  nannte.  In  bestimmten
Bilderreihen sind Anklänge an Notenschriften und Partituren
unverkennbar. Sie werden zu bildnerischen Zeichenfolgen ohne
unmittelbaren Realitätsbezug, wenn auch in ungefährer Analogie
zu musikalischen Schöpfungen.

Fotovorlage  mit  abgelegtem
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Rucksack:  Foto  vom  11.
Dezember  1990,  Schloss
Solitude,  Stuttgart  (aus:
K.  R.  H.  Sonderborg,
Manfred  de  la  Motte/Georg
Nothelfer, Berlin 1991)

Doch nicht nur Musik hat ihn inspiriert, sondern – siehe schon
die  Frühzeit  mit  dem  Hamburger  Hafenbild  –  vielfach  auch
technische Strukturen, zumal mit Energie geladene, so etwa
Stromspulen,  elektrische  Leitungen,  Hochspannungsmasten,
Wassertürme auf Hochhäusern in New York und Chicago. Eher eine
bildräumliche  Rarität  sind  zwischendurch  jene  dynamisch
schwingenden  Saloon-Flügeltüren  auf  einzelnen  Bildern.  Sie
eröffnen eine imaginäre Tiefendimension.

Was aus einem Rucksack wurde

Die  vielleicht  verblüffendste  Malvorlage  des  mehrfachen
Biennale-  und  documenta-Teilnehmers  ist  ein  Foto,  das
Sonderborg selbst aufgenommen hat. Es zeigt einen Rucksack,
der  anscheinend  (oder  nur  scheinbar?)  achtlos  in  einer
Fensternische  des  Stuttgarter  Schlosses  Solitude  abgestellt
worden  war.  Doch  man  schaue,  was  daraus  auf  Büttenpapier
geworden ist! Dem Gegenstand ward ungeahntes, geisterhaftes
Leben eingehaucht.



Künstlerischer  Ertrag  des  Rucksack-Fotos:
K. R. H. Sonderborg, Ohne Titel, Schloss
Solitude,  1991,  Tusche  auf  Bütten  (©
Galerie  Georg  Nothelfer)

Das  malerische  Gesamtwerk  Sonderborgs,  so  auch  diese
Ausstellung,  setzt  sich  im  Wesentlichen  aus  kraftvollen
Schwarz-  und  Weiß-Tönungen  zusammen.  Allenfalls  kommt
akzentuierendes Rot hinzu. Das war’s. Ob das in der Summe auch
schon mal eintönig werden kann? Berechtigte Frage. In Hagen
darf man sich zuallermeist vom Gegenteil überzeugen lassen.

K.  R.  H.  Sonderborg  –  Bilder  von  Zeit  und  Raum.  Emil
Schumacher  Museum,   Hagen,  Museumsplatz  1  (Navigation:
Hochstraße  73).  Di-So  12-18  Uhr.  Katalog  (Kettler  Verlag,
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Dortmund) in der Ausstellung 29,90 Euro, im Buchhandel 34,90
Euro. Tel.: 02331 / 207 31 38. www.esmh.de

In diesen Hallen wirken sie
fast  zierlich  –  Museum
Küppersmühle  zeigt
Großformate  von  Emil
Schumacher
geschrieben von Rolf Pfeiffer | 2. Juli 2025
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„Atlanta  I“  von  1987  aus  der
Sammlung Ströher. „Atlanta“ aus dem
Bestand  des  Hagener  Schumacher-
Museums  sieht  fast  genauso  aus.
(Bild:  MKM,  Sammlung  Ströher/VG
Bild-Kunst, Bonn, 2018)

Jetzt hängen sie traulich nebeneinander, als ob es anders gar
nicht sein könnte: „Atlanta“ und „Atlanta I“, zwei von dunkel
aufglühendem Blau dominierte Hochformate aus dem Jahr 1987, je
170 x 125 Zentimeter groß. „Atlanta“ aber ist eine Leihgabe
aus dem Hagener Schumacher-Museum, „Atlanta I“ Eigenbesitz des
Museums Küppersmühle aus der Sammlung Ströher. Ein Diptychon
mit Verfallsdatum, wenn man so will, doch liegt es noch in
weiter Ferne: Am 10. März 2019 endet die Ausstellung „Emil
Schumacher – Inspiration und Widerstand“ im Duisburger Museum
Küppersmühle,  die  heute  (Donnerstag,  15.11.2018)  eröffnet
wird.

Das verschlimmbesserte Documenta-Bild

Über Emil Schumacher, er hat ihn noch persönlich in seinem
Atelier  erlebt,  weiß  Museumsdirektor  Walter  Smerling
Geschichten zu erzählen. Wie jene der Bilder für die Documenta
III, 1964 in Kassel. Drei Großformate hatte Schumacher für die
Kunstschau gemalt, jedes um die sieben Quadratmeter groß, ein
blaues, ein rotes und ein weißes. Mit dem roten war er aber
nicht ganz zufrieden, und als er es nach der Documenta wieder
im Atelier hatte, besserte er nach. Jedenfalls versuchte er
es. Es wurde jedoch, in des Künstlers eigenen Worten, ein
Verschlimmbessern,  irreparabel  schließlich.  Schumacher
vernichtete das Bild, hob aber den Keilrahmen auf. 1991 schuf
er auf dem alten Keilrahmen ein neues Werk, „Palmarum“, Öl und
kleine Pflanzenteile, nunmehr dominiert von leuchtendem Gelb.
Es  hängt  jetzt  als  Leihgabe  aus  Hagen  in  der  Duisburger
Küppersmühle.



Eine späte Arbeit: „Gorim II“ von
1996. (Bild: Emil Schumacher Museum,
Hagen, VG Bild-Kunst, Bonn 2018/Ralf
Cohen, Karlsruhe)

Dezentral gesammelt

Das  blaue  Documenta-Bild,  die  Geschichte  ist  noch  nicht
zuendeerzählt, hängt auch hier, das weiße hingegen blieb im
Westfälischen  Landesmuseum  in  Münster,  da  nicht
transportfähig.  Der  Katalog  jedoch  bildet  es  ab.

Alles in allem ist die Geschichte dieses Triptychons, das
nicht mehr zusammenkommen konnte, auch typisch für die an sich
reiche  Kunstmuseenlandschaft  des  Ruhrgebiets  (inklusive
Münster in diesem Fall), wo in besseren Zeiten recht dezentral
gesammelt wurde.

Mehr als die Hälfte kommt aus Hagen

Nun  also  Schumacher  in  Duisburg,  80  Arbeiten,  Gemälde
überwiegend,  davon  44  aus  Hagen  und  16  aus  der  Sammlung
Ströher, der Rest aus weiteren Museen und aus Privatbesitz. Da
könnte  man  sich  natürlich  fragen,  warum  so  viel  Aufwand
betrieben wurde. Das moderne Hagener Museum vermag die Bilder
ebenso gut zu präsentieren wie die Küppersmühle, ist groß und
regelmäßig  geöffnet,  so  daß  eine  punktuell  veranstaltete
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Werkschau wirklich nicht zwingend nötig wäre. Doch natürlich
fragen wir das nicht, sondern freuen uns, daß die Hagener
Werke  noch  etwas  Gesellschaft  bekommen.  Und  daß  die
Küppersmühle  Besucher  anlocken  wird,  die  nicht  nach  Hagen
reisen würden.

Penibel strukturiert

Die  Schau  ist  sehr  penibel  nach  Werkgruppen  und
Arbeitsschwerpunkten  aufgebaut,  beginnt  mit  dem  jungen
Schumacher der frühen 50er Jahre, zeigt dessen Weg in die
Abstraktion, den er in wenigen Jahren hinter sich brachte.
Seine  Bilder  wurden  größer,  Schumacher  experimentierte  mit
Materialien wie Stein und verklebten Stoffresten, tauschte die
Leinwand gegen Holz und später gegen Zimmertüren.



Als  Malgrund  dient  eine
Zimmertür.  „Petros“  von  1976,
Steincollage und Acryl auf Holz
(Bild:  Privatsammlung
Münster/VG  Bild-Kunst,  Bonn,
2018/Ralf Cohen, Karlsruhe)

Auf Zimmertüren gemalt

Walter Smerling erzählt, wie das kam: In den 60er Jahren hatte
Emil Schumacher zunehmend auf Holzplatten gemalt. Als seine
Bilder  für  eine  Ausstellung  in  die  USA  verschifft  werden
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sollten, waren sie deshalb viel zu schwer. Auf der Suche nach
leichten,  steifen  Maluntergründen  entdeckte  Schumacher  die
Zimmertür,  schlichtes  Baumarktmodell,  die  ihre
Unverformbarkeit  einer  Wabenstruktur  aus  Pappe  im
Türblattinneren verdankt. Einige dieser Türen, hoch und quer,
hängen  als  Maluntergründe  in  der  Ausstellung  (die  Petros-
Bilder,  mit  Stein  und  Acryl),  konservatorisch  offenbar
unproblematisch.

Widerstand des Materials

In  späteren  Jahren,  als  er  einmal  mit  seiner  Arbeit
unzufrieden  war,  hat  Schumacher  eine  solche  Malgrundtür
übrigens mit dem Hammer traktiert. Die Verletzungen ließen die
Wabenstruktur sichtbar werden, was wiederum seinen Reiz hatte.
Und selbst diese Aktion ist in gewisser Weise typisch für
Schumachers Radikalität beim Umgang mit dem Stofflichen. Das
Wort Widerstand im Ausstellungstitel, sei auch in diesem Sinne
gemeint,  sagt  Walter  Smerling:  Widerstand  gegen  die
Beschränkung des künstlerischen Strebens ebenso wie Widerstand
des Materials gegen die Intention des Künstlers.

Auch Hagen lohnt den Besuch

Auch Schumachers größte Bilder wirken in dieser Ausstellung
zierlich. Diese Räume sind für Größeres gebaut worden, wie
etwa  für  Anselm  Kiefers  wandfüllende  Historienbilder  im
Obergeschoß. Lediglich ein (kleinerer) Raum zeigt eingerahmte
Papierarbeiten, Mappenwerke wie die „Genesis“ fehlen ganz. Wer
so etwas sehen möchte, muß weiterhin nach Hagen reisen.

Die große Freiheit

So,  das  soll  es  mal  gewesen  sein.  Leben  und  Werk  Emil
Schumachers von Grund auf zu erzählen, scheint mir an dieser
Stelle nicht nötig zu sein, so bekannt wie der Mann bei uns
ist. Man wird in Duisburg nicht unbedingt Neues entdecken;
doch die Einladung, einmal mehr sich hineinzubegeben in die
große Freiheit dieser Werke, die nichts weniger als Leere ist,



lohnt allemal den Besuch der Ausstellung.

„Emil Schumacher – Inspiration und Widerstand“
15.11.2018 bis 10.3.2019
Geöffnet Mi 14-18 Uhr, Do-So 11-18 Uhr, Feiertage 11-18
Uhr
MKM  Museum  Küppersmühle  für  moderne  Kunst,  Duisburg,
Philosophenweg 55
Eintritt: Wechselausstellungen 6 €, Gesamtes Haus 9 €
www.museum-kueppersmuehle.de

 

Radikal und doch gefällig –
Werkschauen  der  Informel-
Künstler Karl Fred Dahmen und
Peter Brüning in Duisburg und
Hagen
geschrieben von Rolf Pfeiffer | 2. Juli 2025
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Karl  Fred  Dahmen:
„Terrestrische Intention II“
(1958),  Mischtechnik  auf
Leinwand 176,5 x 216,5 cm.
 Sammlung Ströher, Darmstadt
(© VG Bild-Kunst, Bonn 2017)

In  den  letzten  Jahren  werden  seine  Bilder  karg.  Wolkige
Hellgründigkeit dominiert, sparsame Schraffuren und Texturen
ordnen  die  Flächen.  Die  allerletzte  Arbeit  von  Karl  Fred
Dahmen, „Ohne Titel (Letztes Bild)“ von 1980/81 gar könnte
man, läßt man den rotbraunen Balken am unteren Bildrand außer
Betracht, „leer“ nennen, was natürlich nicht stimmt, aber der
Dominanz der Flächigkeit Rechnung trägt.

Er  hatte  nicht  immer  so  gemalt.  Das  Museum  Küppersmühle
präsentiert in seinen wunderbaren, lichten, großzügigen Räumen
nun gut 110 Werke dieses Großmeisters des Informel aus rund
drei Schaffensjahrzehnten.

Karl  Fred  Dahmen:
„Komposition  III“  (1952),
 Öl auf Rupfen/Papier 60,5 x
80 cm.  Karl Fred Dahmen,
Nachlassverwaltung,  Van  Ham
Art Estate, Köln (© VG Bild-
Kunst,  Bonn  2017  /  Foto:
Saša  Fuis  Photographie,
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Köln)

Tod mit 41 Jahren

Auch das Hagener Emil Schumacher-Museum widmet sich mit einer
Sonderausstellung einem Großen des deutschen Informel. Dort
sind auf einer ganzen Etage Werke von Peter Brüning zu sehen,
der in etwa zur selben Zeit lebte und arbeitete wie Dahmen,
jedoch  schon  1970  mit  gerade  einmal  41  Jahren  einem
Herzinfarkt  zum  Opfer  fiel.

Dahmen  war  12  Jahre  älter  als  Brüning,  doch  künstlerisch
standen  sie  sich  nahe.  1953,  es  war  die  Zeit  der
Künstlervereinigungen,  gründeten  sie  zusammen  mit  Gerhard
Hoehme die „Gruppe 53“, ein rheinisches, wenn man so will,
Pendant zum „Jungen Westen“. Vorher, 1951, werden sie sich
vermutlich auch bei ihren Paris-Reisen begegnet sein. Sechs
Jahre  nach  Ende  des  Krieges  waren  deutsche  Jungtouristen,
Künstler zumal, an der Seine wohl noch eine Seltenheit. Also
auf in die Museen, erst nach Duisburg, dann nach Hagen.

Zum 100. Geburtstag

Karl Fred Dahmen, nun gut, ist einer jener Namen, die ganz
sicher fallen, wenn vom frühen deutschen Nachkriegs-Informel
die  Rede  ist  –  neben  Karl  Otto  Goetz  zum  Beispiel,  Fred
Thieler, Bernard Schultze, Emil Schumacher und natürlich den
Zero-Leuten Otto Piene, Heinz Mack und Günther Uecker. Doch
den Prominentheitsgrad der Letztgenannten hat er nie erreicht.
Man kennt ihn am ehesten noch aus den Katalogen der Kölner
Auktionshäuser, wo regelmäßig Arbeiten angeboten werden, eher
im fünf- als im sechsstelligen Bereich, was ja nicht wenig
Geld ist. Aber Spitzenlose sind es eben auch nicht.

So  muß  man  es  durchaus  verdienstvoll  nennen,  wenn  das
Stifterehepaar  Ströher,  das  die  Küppersmühle  finanziert,
zusammen  mit  dem  Versteigerungshaus  van  Ham  und  etlichen
prominenten Leihgebern nun, zum 100. Geburtstag des Künstlers,



diese große Retrospektive auf die Beine gestellt hat. Van Ham,
zur  Erläuterung,  hütet  treuhänderisch  einen  Großteil  des
Dahmen-Nachlasses.

Karl  Fred  Dahmen:  „Ein
Tag“ (1964), Mischtechnik
auf  Leinwand  165  x  145
cm,  Privatsammlung Köln
(©  VG  Bild-Kunst,  Bonn
2017  /  Foto:  Robert
Häusser,  Mannheim)

Von Landschaften inspiriert

In Karl Fred Dahmen nur den abstrakten Künstler zu sehen, den
die sichtbare Welt nicht interessiert und der mit Verve sein
Inneres auf die Leinwand wirft – nun, das würde es nicht ganz
treffen.  Dahmens  Bilder  sind  Kompositionen,  die  von  den
Landschaften  seiner  Umgebung  inspiriert  sind.  Die
aufgelassenen Braunkohletagebaue seiner Heimatstadt Stolberg
nahe Aachen sind da eine starke, oft verwendete Bildwelt,
ebenso Schrottplätze und rottende Industrieruinen.

Es  ist  dies  eine  Form  der  Auseinandersetzung  mit
gesellschaftlichen Veränderungen, die in Hinterlassenschaften
wie,  eben,  Schrottplätzen  und  Müllhalden  ihren  vielleicht
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authentischsten Ausdruck finden. Letztlich geht es ihm, wie
Kuratorin Ina Hesselmann unterstreicht, immer um die „Aufsicht
auf  die  Städte“  –  seien  die  Früchte  der  künstlerischen
Produktion nun Strukturbilder, Mauerbilder, Montagebilder oder
Objektkästen.

Karl Fred Dahmen in
Stolberg  (1958)
(Foto:  Ann  Bredol-
Lepper, Aachen)

Schaffenskrise in Bayern

Wie nahe Dahmen mit seinen vermeintlich abstrakten Arbeiten an
der visuellen Wirklichkeit ist, wird besonders deutlich, als
er 1967 als Dozent für Malerei nach Bayern übersiedelt. Dort
übernimmt  er  die  vorher  von  Georg  Meistermann  geleitete
Klasse, wird im Folgejahr zum Professor ernannt. Das Ehepaar
Dahmen kauft sich in Niederham im Chiemgau, nahe München,
einen verwunschenen, alten Bauernhof, und die neue Wohnung
stürzt  den  Künstler  in  die  Krise.  Statt  kaputter
Industrielandschaften nur noch Lieblichkeit, wohin das Auge
fällt.

Geschundene Kreatur
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Doch  Dahmen  arrangiert  sich.  Zukünftig  herrscht  in  seinen
Arbeiten  die  Farbe  Grün  vor,  und  bald  schon  fällt  sein
Augenmerk auf das Leiden der Tiere im ländlichen Raum, das er
in  der  Folge  ausgiebig  thematisiert.  In  seinen
dreidimensionalen Objektkästen, die er seit den 60er Jahren
mit Trouvaillen füllt und anschließend bearbeitet, landen nun
auch  Tierhaare  vom  Bauernhof,  Stricke  oder  auch  üble
Instrumente, die das Vieh gefügig machen. Bemerkenswerteste
Arbeit in diesem Kontext ist sicherlich das archaisch-schroffe
„Ambienteobjekt“ mit dem Titel „An die geschundene Kreatur“
von 1972/74, eine von Stricken umschlungene Achse mit eisernen
Rädern, gemacht, um von Tieren gezogen zu werden doch auch
fixiert an einem grünen Objekt im Hintergrund. Eigentlich ist
das eine Rauminstallation, und dankenswerterweise ist sie in
Duisburg zu sehen.

Weiß ist der Winter

Übrigens  gibt  es  neben  grünen  Arbeiten  auch  etliche  mit
ausgeprägter Weiß-Dominanz. Sie reflektieren den Winter, und
wenn Stricke heraushängen, handelt es sich um „Galgenbilder“.
Erfreut  nimmt  man  wahr,  daß  es  auch  dem  älter  werdenden
Künstler nicht an Obsession fehlte.

Karl  Fred
Dahmen:
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„Maskuline
Legende“
(1972),
Objektkasten
133  x  56  x
11  cm
Frankfurter
Privatbesitz
(© VG Bild-
Kunst,  Bonn
2017  Foto:
Saša  Fuis
Photographie
, Köln)

Ein bißchen Kunstgewerbe

Allerdings  sind  die  meisten  Bilder,  fast  oder  vollständig
quadratisch  und  mit  geschätzt  zwei  bis  drei  Quadratmetern
Gesamtfläche auch noch recht gut aufhängbar, von oft geradezu
unerträglicher  Wohlproportioniertheit.  Alles  ist  aufs
Wunderschönste  komponiert,  lieblich  möchte  man  fast  sagen.
Spannungen zwischen Bildelementen oder, in den Kästen, dem
Gemalten und den Fundstücken, fehlen. Man weiß um des Meisters
Ringen, doch das böse Wort „Kunstgewerbe“ bricht sich in den
Gedanken des Betrachters Mal um Mal Bahn. Und man ahnt, warum
damals so plötzlich Schluß war mit dem ganzen Nachkriegs-
Informel, damals, als die Pop-Art über den Atlantik schwappte
und uns mit ihrem provokanten Auftritt sprachlos machte. Doch
wäre dies das Thema einer anderen Geschichte.

Peter Brünings Muster

So wenden wir uns nach Hagen, wo Karl Fred Dahmen übrigens
1966  den  Karl  Ernst  Osthaus-Preis  erhielt  und  sich  dem
Westdeutschen Künstlerbundes anschloß. Jetzt aber sind hier
Bilder von Peter Brüning zu sehen. Einige „gegenständliche“
Baumbilder  von  1954  lassen  mit  ihren  prallen  Stämmen  das



Vorbild Fernand Léger erahnen, doch schon wenige Jahre später
ist der junge Künstler – 1956 war er gerade einmal 27 Jahre
alt – in der Abstraktion unterwegs, wälzt flächige, düstere
Kompositionen mit Ölfarbe auf Hartfaserplatten, erschafft eher
Muster als Strukturen.

Bildhafter wird es Ende der 50er Jahre, wenn glühendes Rot und
tiefes  Schwarz  das  Bildgeschehen  dominieren.  Den
„Kompositionen“ gesellen sich als Bildtitel nun die (Plural?)
„Ohne  Titel“  hinzu,  wilder  wird  das  Ganze,  und  wenn  die
beherrschende Farbe Blau ist, dann denkt man nun auch an Emil
Schumacher. Oder wenigstens an Yves Klein.

Ein Bild, das jetzt in Hagen
hängt:  „Komposition  91/62“
(1962) von Peter Brüning, Öl
und  farbige  Kreide  auf
Leinwand, 170 x 200 cm groß,
Düsseldorfer  Privatbesitz
(Foto:  Emil  Schumacher
Museum  Hagen/Katalog)

Landschaftswahrnehmungen

In  den  60er  Jahren  wiederum  entstehen  äußerst  luzide,
durchsichtige,  weißgründige  Arbeiten,  die  der  Künstler
mittlerweile durchnumeriert. Pflanzen? Menschen? Man weiß es
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nicht.  Landschaften  sind  dies  sicher  nicht,
Landschaftswahrnehmungen  indes  gewiß.

Welt der Zeichen

Richtig landschaftlich wird es erst in Peter Brünings letzten
Schaffensjahren. Mitte der 60er Jahre klopft die Pop-Art an
die  Tür,  und  voller  Humor  übernimmt  der  Künstler  in
erstaunlicher Gegenständlichkeit und Schärfe kartographische
Symbole  und  Linienführungen,  etwa  für  sein  „Blow-up“-Bild
einer imaginären Landkarte mit dem Titel „Légende 9/66“ von
1966.

1968/69  schließlich  hat  Brüning  das  Offset-Plakat  eines
Industriegebiets um utopische Regenwolken (oder sind es Ufos?)
ergänzt und das Ganze „Super-Rhein-Land“ genannt. Nun ja: Wenn
er auch bisher schon vor allem Landschaft gemalt haben sollte,
wie  der  Katalog  nahelegt,  ist  dies  ja  kaum  mehr  als  die
konsequente  Fortsetzung  einer  alten  Idee.  Doch  wüßte  man
gerne, wohin sich Peter Brüning weiterentwickelt hätte, wenn
er nicht ein Jahr später schon gestorben wäre.

„In  den  aus  heutiger  Sicht  in  Hinblick  auf  Natur  und
Gesellschaft visionär wirkenden Darstellungen einer von den
Erscheinungsformen  der  modernen  Industrie  veränderten,
geprägten und gleichzeitig gefährdeten Landschaft, in denen –
wie Brüning es ausdrückte – ,die Zeichen unsere zweite Natur
werden‘, ist er ein klar vorausschauender Seismograph seiner
Zeit“,  schreibt  Rouven  Lotz,  wissenschaftlicher  Leiter  des
Emil Schumacher-Museums, zutreffend zu dieser Ausstellung.

Artige Tapetenmuster

Gewiß, auch Brünings Bilder sind für uns Heutige sehr artig,
sehr  wohlkomponiert,  in  keiner  Weise  übertrieben.
„Tapetenmuster“, wie böse Menschen sagen. Passiert man auf dem
Rückweg einige späte große Arbeiten Emil Schumachers in der
ersten Etage, so wird einem dieser Mangel an Dramatik und
Unbedingtheit  geradezu  schmerzlich  bewußt.  Doch  der  große



Hagener hatte auch mehr Zeit, sich zu vervollkommnen.

Baustelle Küppersmühle

Zweimal sehenswertes Informel, ganz ohne Frage. Und es ist
auch wohltuend, wenn Kunst einmal nur aus „richtigen“ Bildern
besteht  –  wiewohl  Weitungen  des  Kunstbegriffs  auf
gesellschaftliche  Prozesse  und  ihre  möglichst  unorthodoxe
Vermittlung  sicherlich  auch  ihren  Reiz  haben  (können).  Am
besten fährt man selber hin und schaut, ob es gefällt. In
Duisburg  kann  man  dann  übrigens  noch  einen  Blick  auf  die
Baustelle werfen, wo der Anbau der Küppersmühle munter an
Gestalt gewinnt.

Infos:

Duisburg: www.museum-kueppersmuehle.de
Hagen: www.esmh.de
Zeitgleich zeigt das Leopold-Hoesch-Museum in Düren 75
graphische Arbeiten Karl Fred Dahmens

Künstler  auf  der  Suche  –
Hagener  Museum  zeigt  frühe
Bilder von Emil Schumacher
geschrieben von Rolf Pfeiffer | 2. Juli 2025
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http://www.esmh.de/web/de/esmh/index.html
https://www.revierpassagen.de/29420/kuenstler-auf-der-suche-hagener-museum-zeigt-fruehe-bilder-von-emil-schumacher/20150225_1034
https://www.revierpassagen.de/29420/kuenstler-auf-der-suche-hagener-museum-zeigt-fruehe-bilder-von-emil-schumacher/20150225_1034
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Der junge Emil Schumacher im
Jahr  1950  (Foto:  Emil
Schumacher  Museum  Hagen)

Als Emil Schumacher begann, ein berühmter Maler zu werden, war
er  immerhin  schon  33  Jahre  alt.  Der  Moment  ist  klar
bestimmbar.  Am  8.  Mai  1945,  dem  Tag  der  deutschen
Kapitulation, kündigte Schumacher seinen Job als technischer
Zeichner  in  einer  Hagener  Batteriefabrik  und  wurde  freier
Künstler.

Dieser  mutige  Schritt  –  wie  auch  das  Ende  des  Zweiten
Weltkriegs – liegt jetzt fast 70 Jahre zurück und ist Anaß für
eine Sonderausstellung im Hagener Schumacher-Museum, die dem
Frühwerk  gewidmet  ist,  Titel:  „1945  –  Wiedersehen  in  den
Trümmern“.

Wenn  ein  Familienvater  in  schwerster  Zeit  eine  solche
Lebensentscheidung trifft, dann ist Druck da, Getriebenheit,
Radikalität.  Mit  gleicher  Radikalität  hatte  der  21-jährige
Emil  Schumacher  1933  sein  Studium  an  der  Dortmunder
Kunstgewerbeschule abgebrochen, weil er sich nicht der Nazi-
Ideologie unterwerfen wollte. Nun aber gab es so etwas wie
eine zweite Chance, wenngleich ein Studium wohl nicht mehr in
Frage kam.
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Entgrenzt:  Schumacher-Bild
Sodom (1957) im Format 132 x
170  cm  (Foto:  Emil
Schumacher  Museum  Hagen)

In  den  Jahren  1945  bis  1951,  deren  Schaffen  die  Hagener
Ausstellung dokumentiert, erlebt man einen Künstler, der zum
einen fraglos noch auf der Suche nach dem richtigen Weg ist,
der  andererseits  bereits  auffällt  durch  die  tiefe
Durchdringung  von  Themen  und  Sujets  zum  einen  und  großer
handwerklicher Meisterschaft zum anderen. Wenn dieser Suchende
Anfang  der  50er  Jahre  scheinbar  so  plötzlich  seinen
unverwechselbaren  „informellen“  Stil  gefunden  hat,  ist  das
zwar nicht selbstverständlich, aber auch nicht verwunderlich.
Viel Typisches war früh im Keim schon angelegt.

Schlüsselwerk  für  ein  besseres  Schumacher-Verständnis  ist
fraglos „Die brennende Stadt“ von 1946, eine Serie von schwarz
gedruckten  Holzschnitten,  die  der  Künstler  auf  mehreren
Blättern mit unterschiedlichen Farbigkeiten belegte.

Es  sind  Bilder  des  Grauens,  Feuer,  Rauch,  Verwüstung  und
Verzweiflung, und die Farben machen es noch schlimmer. Es sind
Schmerzensschreie wie Picassos „Guernica“ von 1937 – und sie
markieren gleichzeitig Schumachers Abwendung vom Figurativen,
hin  zur  grundlegenden  elementaren  Empfindung.  In  der
Ausstellung wie im Katalog hat Kurator Rouven Lotz die Reihe
der kolorierten Holzschnitte dankenswerterweise in räumliche
Nähe  zu  dem  Kolossalgemälde  „Sodom“  von  1957  gerückt,
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stattliche 132 x 170 cm groß, das in Flächenentgrenzung, Farbe
und Stimmung und unter Weglassung gegenständlicher Elemente
doch dem „Bombenangriff“-Zyklus ganz nahe ist.

Die Hütte in Hagen-Haspe –
als  es  sie  in  den  späten
40er Jahren noch gab (Foto:
Emil  Schumacher  Museum
Hagen)

Der „suchende“ Schumacher malte, zeichnete, druckte mit Holz
und Linoleum, arbeitete mit gefundenen Materialien wie groben
Geweben oder ausgestanzten Blechen. Immer wieder scheint das
karge Leben der Nachkriegsjahre in seinen Arbeiten auf. Eine
Zeichnung zweier alter Männer, die sich unterhalten, ist mit
„1000  Kilokalorien“  unterschrieben;  das  war  das
Diskussionsthema jener Zeit, ganze 1000 Kalorien gab es pro
Kopf.

Vier Bilder eines alten Mannes hängen an der Wand. Alte Männer
prägten das Bild, der männliche Teil der Nachkriegsbevölkerung
beschränkte sich weitgehend auf Greise und Kinder, die anderen
waren  großenteils  im  Krieg  geblieben.  Nutzlose  Greise
verkörperten gleichsam die trostlose Lage. Der eine Greis, den
Schumacher  immer  wieder  abbildete,  war  bei  seiner  Familie
zwangseinquartiert worden und in diesem Sinn ein „dankbares
Objekt“ für den jungen Maler. Wiederum beeindruckt bei diesen
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Blättern die souveräne Technik, die Sicherheit des Ausdrucks,
gleichgültig, ob sie mit Farbstift, Tusche oder als Aquarell
ausgeführt wurden.

Da  war  der  Künstler
erkennbar noch auf der Suche
nach  seiner  malerischen
Position.  Papierfabrik
Kabel,  1949  gemalt.  (Foto:
Emil  Schumacher  Museum
Hagen)

Ja,  diese  40er-  und  50er-Jahre  waren  eine  schlimme  Zeit,
obwohl  das  elterliche  Haus  in  Hagen  nicht  Opfer  von
Bombardierungen geworden war und der junge Emil in seinem
Dachzimmer malen, zeichnen und drucken konnte. Trotzdem lugt
bei vielen Arbeiten auch Humor hervor, Lebenshunger und ein
leise triumphierendes „Hurra, wir leben noch“. Die Kirmes zum
Beispiel  ist  auf  einem  Linolschnitt  von  1948  schwarz  vor
Menschen,  und  die  Finger,  die  sich  auf  einem  farbigen
Linolschnitt über einem Kanonenofen wärmen, tun dies in recht
neckischer  Pose.  Mit  betonter  Leichtigkeit  und  frecher
Kombination  von  bunten  Flächen  und  gegenständlichen  Formen
können  etliche  Bilder  ihre  Herkunft  aus  der  frühen
Nierentischzeit nicht verleugnen, aber warum sollten sie auch?

Man  sieht,  daß  er  ein  brillanter  Portraitist  war,  dessen
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Zeichnungen  einem  Kirchner  oder  Zille  zur  Ehre  gereicht
hätten; zum anderen zeigt sich ganz früh schon, insbesondere
bei den harten Drucken, der souveräne Flächenkompositeur, als
der der Hagener bald schon berühmt wurde.

In den Fünfzigern ging es steil bergauf mit Emil Schumachers
Ruhm,  waren  seine  Bilder  unter  anderem  auf  Biennalen  in
Venedig und Sao Paulo sowie auf der Documenta in Kassel zu
sehen. Die vorzügliche kleine Hagener Schau mit ihren rund 60
Arbeiten  –  Eigenbestand  und  Leihgaben  –  macht  höchst
informativ,  abwechslungsreich  und  manchmal  auch  vergnüglich
klar, wie und wo dieses unverwechselbare Oeuvre seinen Anfang
nahm.

„Emil Schumacher – 1945 – Wiedersehen in den Trümmern“, Emil
Schumacher Museum Hagen, Museumsplatz 1. 22. Februar bis 7.
Juni 2015. Geöffnet Dienstag bis Sonntag: 11 – 18 Uhr. Katalog
mit Vorwort von Ulrich Schumacher und einem Beitrag von Rouven
Lotz, 84 Seiten, 19,90 €. Eintritt 9 €. Tel.: 02331/207-3138.
www.esmh.de

Was ist uns die Kultur noch
wert? – eine dringliche Frage
anlässlich  der  finanziellen
Streitfälle  in  Dortmund  und
Hagen
geschrieben von Bernd Berke | 2. Juli 2025
Von Bernd Berke
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Man stelle sich vor: Es ist kurz nach 20 Uhr, die Geschäfte
haben nun allesamt geschlossen. Wer sorgt dafür, dass die
Bürgersteige nicht gleich ganz „hochgeklappt“ werden, dass die
Stadt nicht menschenleer und öde daliegt?

Gewiss: Gaststätten, Discos und wohl auch manches schummrige
Etablissement. Nun ja. Doch vor allem Opern, Sprechtheater,
Kinos, Konzerte oder Lesungen bringen lebhaften abendlichen
Betrieb  mit  sich  –  und  Museen,  sofern  sie  gelegentlich
Öffnungszeiten  zu  späterer  Stunde  anbieten,  wie  in  echten
Metropolen üblich.

In  der  seit  Jahren  laufenden  Kosten-Debatte.  die  sich
angesichts kommunaler Haushaltsnöte zuspitzt, drängt sich die
Frage auf: Wozu brauchen wir Kultur, warum sollten wir sie uns
auch  „in  Zeiten  knapper  Kassen“  (so  die  gängige  Formel)
leisten? Ein Thema mit vielen Aspekten und Emotionen.

Zwei gewichtige Streitfälle in unserer Region erhitzen die
Gemüter  und  füllen  Leserbriefspalten:  Das  Dortmunder
Konzerthaus  macht  abermals  erhöhten  Zuschussbedarf  geltend
(morgen Thema im Stadtrat), und das für Hagen geplante Emil
Schumacher-Museum droht(e) an Finanzfragen zu scheitern.

Damit die Städte lebendig bleiben

In beiden Städten spielen zwar auch politische und menschliche
Klimafragen ihre Rolle doch letztlich geht’s ums Geld. Manche,
die  schnell  fertig  sind  mit  dem  Wort,  behaupten  kurzum,
Kindergärten oder Schwimmbäder seien wichtiger als Kultur. Es
ist  läppisch  leicht  und  irrwitzig,  dies  gegeneinander
auszuspielen.  Eins  wie  das  andere  gehört  zur  menschlichen
„Daseinsvorsorge“,  wie  (nicht  nur)  der  Deutsche  Kulturrat
unermüdlich betont.

Das eingangs skizzierte Szenario lässt es ahnen: Wir brauchen
Kultur nicht nur, um uns unseres Herkommens, unserer Werte und
Aussichten zu vergewissern. Kulturgenuss gibt’s auch daheim
(mit Buch oder CD), vor allem aber belebt er unmittelbar die



Städte.  Zudem  profitieren  Wirtschaftszweige  davon,  so  etwa
Gastronomie  oder  Hotels;  ganz  zu  schweigen  von  der
eigentlichen Kulturwirtschaft mit Verlagen, Galerien, Kinos,
an denen etliche Arbeitsplätze hängen.

Die Sache mit den „Subventionen“

Wer wollte bestreiten, dass das vor einigen Jahren noch recht
finstere  Dortmunder  Brückstraßen-Viertel  durchs  Konzerthaus
erheblich vitaler und urbaner geworden ist? Davon hat beileibe
nicht nur das „gehobene Bürgertum“ etwas.

Zunächst einmal ist es zweitrangig, ob öffentlich finanzierte
Häuser,  private  Einrichtungen  oder  die  „Freie  Szene“  das
Lebensgefühl steigern. Auch sind Sponsoren, denen es um die
Sache  geht,  jederzeit  willkommen.  Bei  ambitionierten
Programmen  geht  es  allerdings  kaum  ohne  öffentliche
„Subventionen“. Jedoch: Was gestern noch sperrig schien, ist
morgen schon fast Allgemeingut. Kultur bedeutet somit auch
Zukunft.

Nicht von ungefähr steht der Begriff „Subventionen“ hier in
Anführungsstrichen.  Denn  eigentlich  sind  Kulturausgaben
Investitionen  –  längst  nicht  nur,  aber  auch  im
wirtschaftlichen Sinn. Öffentliche Mittel sorgen dafür, dass
Eintrittskarten nicht noch teurer werden. Je preiswerter die
Tickets,  desto  breiter  die  möglichen  Zielgruppen.  Und  am
oberen Ende der Gehaltsskala? Nun, unsere Firmen brauchen gute
Manager.  Die  arbeiten  meist  ungern  in  Städten,  welche
kulturell  wenig  bieten.

Pflichtaufgabe und Staatsziel

Mit  landläufige  „Schnäppchenjäger-Mentalität“  ist  auf
kulturellem Felde nichts zu bestellen. Geiz ist gar nicht
geil. Umsichtige Sparsamkeit aber schon. Denn natürlich haben
auch  die  Kulturschaffenden  eine  gewisse  Bringschuld:
Selbstgefällig gleißende, sündhaft teure Inszenierungen wirken
in Zeiten, da manche auf manches verzichten müssen, mitunter



obszön.  Auch  jene  eitlen  Regisseure,  die  mit  ihrer
Weltverachtung  Zuschauer  vertreiben,  sind  keine  idealen
Sendboten der Ästhetik.

Gern  schmückt  sich  der  Staat  mit  etablierter  Kultur  vom
Beethoven-Quartett zur Feierstunde bis zum Kunstwerk in der
Amtsstube. Der vormalige Bundespräsident Johannes Rau ist mit
sie  eben  nicht  ohne  einige  Schritte  weiter  gegangen,  und
Kulturstaatsministerin  kann  Christina  Weiss  ist  ihm  darin
gefolgt:  Wir  reden  von  der  Forderung,  Kultur  zur
Pflichtaufgabe  zu  erklären,  sie  als  Staatsziel  in  den
Verfassungen zu verankern – damit sie eben nicht ohne weiteres
weggespart werden kann.

Vielleicht  lässt  sich  dies  derzeit  nicht  politisch
durchsetzen, doch als Denkimpuls sollte es fruchten. Wann wird
man  dazu  ein  paar  klare  Worte  von  unserem  jetzigen
Staatsoberhaupt  Horst  Köhler  hören?


