Dortmunder Museum Ostwall:
Kinstlerinnen endlich
aufwerten

geschrieben von Bernd Berke | 24. Oktober 2024

Else Berg: Selbstportrat, 1917 (Sammlung
Judisches Museum, Amsterdam)

Wie viele Kunstwerke im Bestand des Museums Ostwall im
Dortmunder U stammen wohl von Frauen? Man ahnt es ja ungefahr
— und doch verbliifft die Antwort: Es sind weniger als sieben
Prozent. Seit einiger Zeit macht sich das weibliche
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Museumsteam daran, gezielt gegen die Dominanz weifer Manner
anzugehen; neuerdings mit der Ausstellung ,Tell these people
who I am”“, in der samtliche Arbeiten von Frauen stammen.

Die gangige Zeitgeist-Formel fur solche Identitats-Suchen
lautet, es musse bislang Verborgenes endlich ,sichtbar
gemacht” werden. Vor weiniger Zeit verfolgten die
Dortmunderinnen am Museum Ostwall (vielfach verwischte) Spuren
schwarzer Geschichte im Expressionismus. Jetzt sind die Frauen
an der Reihe. Die Prognose sei gewagt, dass demnachst die
Kunst queerer Menschen in den Mittelpunkt ricken wird. Die
Kunstsammlung NRW in Diusseldorf wird es ab September 2025
vormachen, indem sie die ,,Queere Moderne“ wirdigt.

Zuruck nach Dortmund. Warum nun eigentlich der anglophone
Titel: ,Tell these people who I am“? Es ist ein Zitat der
heute nicht mehr allzu bekannten Keramik-Kinstlerin Vally
Wieselthier, die im US-Exil selbstbewusst mehr Beachtung fur
sich und ihre Mitstreiterinnen einforderte. Als Reaktion auf
eine Zurechtweisung schrieb sie gegen Ende der 1930er Jahre
die titelgebenden Worte in ein Telegramm an den US-Prasidenten
Franklin D. Roosevelt. Er sollte den ignoranten Leuten sagen,
wen sie da vor sich hatten!

Nur nackt ins Museum?

Zeitsprung UuUber einige Jahrzehnte: 1989 fragte die
Kinstlerinnengruppe Guerilla Girls, (nicht nur) bezogen auf
die US-Museumslandschaft: ,Do Women have to get naked to get
into the Museum?” Mussten Frauen erst nackt sein, um (z. B.
als von Mannern gemalte Aktmodelle) ins Museum zu gelangen?

Die jetzige Dortmunder Ausstellung basiert nicht zuletzt auf
intensiver Forschung, um ,Leerstellen” in der Sammlung
uberhaupt erst einmal zu klaren. In weiteren Schritten ging es
auf die Suche nach passenden Kunstwerken, um solche Lucken
schon mal ein wenig zu schlieBen. Mittel- und langfristig wird
angestrebt, die kunftige Sammlungspolitik danach auszurichten,



also gezielt und dauerhaft mehr ,Frauenkunst“ ins Haus zu
holen.

An den Rand gedrangt

In Betracht kommen die beiden groflen Sammel-Schwerpunkte des
Museums Ostwall: der Expressionismus und sodann die Fluxus-
Kunst der 1960er und 1970er Jahre. Es war wohl gar nicht so
einfach, die weiblichen Perspektiven und Positionen
aufzuspuren, sind doch viele Kunstlerinnen — zumal aus der
Zeit des Expressionismus — der Vergessenheit ,anheimgefallen”
bzw. vom ehedem mannlich beherrschten Kunstbetrieb willentlich
beiseite gelassen oder an den Rand gedrangt worden.
Andererseits muss ja auch vermieden werden, Qualitatsanspruche
zu senken und womoglich ,Quotenkunst” zu zeigen. Die
Ausstellung imponiert denn auch nicht so sehr durch
uberbordende Fille, sondern hebt interessante Protagonistinnen
hervor.

Bis 1919 nur in Privatschulen zugelassen

Bis 1919 durften Frauen in Deutschland keine staatlichen
Kunstakademien besuchen und waren auf (von Kunstkritik und
Kunstbetrieb geringgeschatzte) Privatschulen verwiesen. Die
waren wiederum so teuer, dass der Weg eigentlich nur fur
Frauen ,aus gutem Hause” in Frage kam. Unter solchen
Bedingungen war es kaum verwunderlich, dass es schien, als sel
der Expressionismus eine Manner-Veranstaltung. Die Dortmunder
Kuratorin Stefanie WeiBhorn-Ponert will zeigen, dass dieser
Eindruck nicht stimmt wund prasentiert UuUberschaubare
Ausschnitte aus acht weiblichen Lebenswerken jener
Kunstepoche.



Vally Wieselthier:
Madchenkopf mit
Pagenschnitt, 1928
(Galerie bei der
Albertina / Zetter,
Wien)

Am bekanntesten ist noch die Bildhauerin Renée Sintenis, von
der Tierdarstellungen, Sportler-Statuetten und Selbstportrats
zu sehen sind. Von Sintenis stammt Ubrigens auch eine Urform
des hernach so weit verbreiteten Berliner Baren, wie er auch
als Ehrung bei der Berlinale in Gold und Silber vergeben wird.
Manchen Cineasten ist auch noch die Filmemacherin Lotte
Reiniger ein Begriff, die vor allem mit Scherenschnitten
arbeitete, welche sie beispielsweise zum fruhesten
abendfullenden Animationsfilm zusammenflgte, der noch erhalten
ist: ,Die Abenteuer des Prinzen Ahmed” (1923-26) heillt das
Opus, das aus rund 100.000 Einzelfotos der jeweils sukzessive
verschobenen Scherenschnitte besteht. In Dortmund kann man das
staunenswerte Ergebnis in Augenschein nehmen.

Erschitternd die Vita der geblrtigen Schlesierin Else Berg,
die sich 1910 in Amsterdam niederlief und ab 1914 zu einer
Kinstlerkolonie in Schoorl bei Bergen aan Zee zahlte. Mit
ihrer expressionistischen Malerei gehdrte sie in die erste
Reihe der niederlandischen Moderne, doch nachdem sie 1942 im
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KZ Auschwitz-Birkenau ermordet wurde, geriet sie derart in
Vergessenheit, dass sie 1951 in einem Dortmunder Uberblick zur
neueren niederlandischen Kunst gar nicht vertreten war. Der
ihr gewidmete Raum 1ist gewiss ein Highlight der neuen
Dortmunder Ausstellung.

Typisch ,weibliche Genres“?

Madame d’Ora: Anita
Berber und Sebastian
Droste, Fotografie
aus der
Tanzproduktion ,Die
Tanze des Lasters,
des Grauens und der
Ekstase”, 1922
(Osterreichische

Nationalbibliothek,
Wien © Madame d’Ora)

Sehenswert sodann die Tanzfotografien von Dora Kallmus
(,Madame d’'Ora“), die die ausdrucksvollen Auftritte von Anita
Berber und Sebastian Droste mit zeittypischem Gestus gultig
festhielt. Schon der Titel ihres Kunstbuchs ,Die Tanze des
Lasters, des Grauens und der Ekstase” (1923) klingt expressiv.
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Als Wiederentdeckungen durfen die Grafikerin Emma
Schlangenhausen (sakrale Motive, Tierszenen) oder auch die
Keramikerin Kitty Rix mit ihrer Lehrerin Vally Wieselthier
gelten. Ob Keramik oder auch Seidenstickereien (von Martha
Worringer) als eher ,weibliche Genres“ wahrgenommen werden,
sei dahingestellt. Es wird wohl so gewesen sein, dass
mannliche Zeitgenossen derlei Kunst belachelt haben.

Unter Einsatz des Korpers

Ein ganz anderes gesellschaftliches Klima aullert sich in den
Kunstwerken der Fluxus-Zeit (Kuratorin dieses zweiten Teils:
Anna-Lena Friebe). Freilich waren auch damals die
Benachteiligungen noch 1langst nicht voruber, doch die
Gegenwehr nahm — im Umkreis des erstarkten Feminismus‘ -—
andere Formen an. Mit allen Mitteln bis hin zur Performance
und zum Happening zogen Kunstlerinnen nun zunehmend
Geschlechterrollen (Stichworte: 1liebende Frau und Mutter,
aufopferungsvolle Sorgearbeit) in Zweifel; mitunter geschah
dies auf so drastische Weise, dass nun vor einer Nische der
Ausstellung eine jener heute weithin uUblichen ,Trigger-
Warnungen“ vor Darstellungen von (sexualisierter) Gewalt zu
lesen ist.



Keineswegs nur ,dienende”, sondern eigenstandige
Protagonistin der Fluxus-Szene: ,Charlotte Moorman
performing Nam June Paik’s Opera Sextronique“, 9.
Februar 1976 at Film Makers Cinematheque, NYC / Museum
Ostwall im Dortmunder U. (© Dick Preston)

Selbsternannter Fluxus-Guru

Auch im Fluxus und artverwandten Kunstrichtungen lie8 man(n)
die Frauen nur ungern ,mitspielen”. Als groBer Guru gerierte
sich George Maciunas, der auch Deutungs- und Auswahlhoheit
beanspruchte. Da in den 1960ern der herkommliche Werkbegriff
geradezu zerbroselte, lassen sich einzelne Arbeiten eigentlich
nur im Kontext der Zeitgeschichte und des Zeitgeistes
angemessen beschreiben. Generell kennzeichnend sind die
starken Alltagsbezige und der entschiedene Einsatz des eigenen
Korpers. Spontane Handlungen zahlen mehr als Dauerhaftigkeit.
Mit derlei Instrumentarium liellen sich (unterm Leitsatz ,Das
Private ist politisch”) personliche Leidens- und Widerstands-
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Geschichten ganz anders erzahlen, als etwa mit Gemdlden oder
Skulpturen.

Drastischer Korpereinsatz: Shigeko Kubota ,Vagina
Painting”, 1964 (Fondazione Bonotto, Colceresa, Italien
/ Foto Peter Moore © Northwestern University)

Yoko Ono, John Lennon und andere Paare der Kunst

Bemerkenswert zudem, wie sich in den 60ern und 70ern am
Horizont ein neues Verstandnis von Partnerschaft in Kunst und
Leben abzeichnet. Nicht zuletzt sind hier John Lennon und Yoko
Ono (in der Ausstellung von ihr zu sehen: die gefilmte Aktion
»,Cut Piece”, 1964) zu nennen, die einander beispielhaft
inspirierten. Das berihmte Foto von ihrem ,Bed-In“ aus dem
Amsterdamer Hotel darf nicht fehlen, um auf die Erinnerungs-
Spriunge zu helfen.

Weitere, eher fachweltlich erorterte Kunst- und
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Liebesbeziehungen fuhrten Dorothy Iannone und Dieter Roth
sowie Alison Knowles und Dick Higgins. Kunst- und
Gesellschaftsgeschichte sind an diesen Punkten eng miteinander
verwoben. Man versenke sich nur in die oft kleinteiligen,
nicht selten hintersinnig-ironischen Handlungsanweisungen
einiger Arbeiten. Die Einlasslichkeit kann auf lohnende
Zeitreisen fluhren und dabei allerlei Denk- und Seinsblockaden
lockern.

»Tell these people who I am“. Kiinstlerinnen in Expressionismus
und Fluxus. 25. Oktober 2024 bis 23. Marz 2025. Museum Ostwall
im Dortmunder U (6. Ebene). Ge6ffnet Di, Mi, Sa, So und
feiertags 11-18 Uhr, Do und Fr 11-20 Uhr. Eintritt 9 Euro,
ermaBigt 5 Euro.

Zur Ausstellung ist ein 222 Seiten starkes ,MO-Magazin“
erschienen.

www.dortmunder-u.de
www.dortmunder-u.de/kuenstlerinnen

,Die Briicke” und , Der Blaue
Reiter” - ein opulenter
Vergleich 1in Wuppertal

geschrieben von Bernd Berke | 24. Oktober 2024
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Alexej von Jawlensky: ,Madchen mit
Pfingstrosen” (1909), 0Ol auf Pappe auf
Sperrholz, 101 x 75 cm (Von der Heydt-
Museum, Wuppertal)

Von den Kiinstlergruppen ,Briicke” und ,Blauer Reiter” glaubt
man schon so manches gesehen zu haben. Wie aber, wenn nun
Kernbestande dreier bedeutender Sammlungen eine neue,
teilweise ungewohnte Sicht auf die vermeintlich altbekannten
Werke erlauben wiirden? So wie jetzt in Wuppertal, wo das Von
der Heydt-Museum seinen einschlagigen Eigenbesitz mit etlichen
Leihgaben der Kunstsammlungen Chemnitz und des Buchheim
Museums in Bernried anreichert.

Insgesamt 160 Werke, 90 Gemalde und 70 Arbeiten auf Papier,
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kann Wuppertals Museumschef Roland Monig als Kurator der
Ausstellung ,Bricke und Blauer Reiter” zeigen. Etwaige Lucken
der drei genannten Sammlungen werden durch erganzende
Einzelstucke aus anderen Museen sinnvoll geschlossen.

Erich Heckel: ,Der
schlafende
Pechstein” (1910),
Ol auf Leinwand,
110 X 74 cm
(Buchheim Museum
der Phantasie,
Bernried am
Starnberger See)

Die Schau ist in eine Raumfolge mit neun Kapiteln gegliedert.
Sie soll Gemeinsamkeiten, aber auch Unterschiede beider
Gruppierungen erschlieBen. Solche Unterschiede markiert gleich
der Auftakt im ersten Raum. Auf Erich Heckels Gemalde ,Der
schlafende Pechstein” (1910) sieht man den Freund und
Kinstlerkollegen ganz ungebrochen in praller Farbigkeit und
Sinnlichkeit, vollkommen entspannt in erfillter Gegenwart.
Demgegenuber wirkt Gabriele Munters Bild ,Kandinsky am Tisch“
(1911) distanziert, es 1ist ersichtlich die reflektierte
Darstellung eines Intellektuellen. Heckel zahlt zur ,Brucke”,
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Munter zum ,Blauen Reiter”.

Auch weitere Gegenuberstellungen lassen die These plausibel
erscheinen, die den ,Brucke“-Kunstlern eine spurbar starkere
Unmittelbarkeit zuschreibt. So etwa der erotisch knisternde
,Madchenakt im Atelier” (1909) von Ernst Ludwig Kirchner
(,Brucke”) und als Vergleichsstuck Franz Marcs , Akt mit Katze“
(1910), der eine Vereinigung mit der Natur beschwort, dabei
jedoch ungleich durchgeistigter und weniger direkt, weniger
physisch-korperhaft wirkt.

Freilich kénnen langst nicht alle Bilder sauberlich in dieses
Schema einsortiert werden, gar manche weisen als autonome
Kunstwerke dariber hinaus. ,Brucke“ sinnlich, ,Blauer Reiter”
geistig — eine derart simple Gleichung geht selbstverstandlich
nicht restlos auf. Doch es gibt eben gewisse Tendenzen, die in
diese Richtung weisen.

Dresden, Berlin und der Norden vs. Miinchen mit Alpenvorland

Allerdings existieren auch rein auBBerliche
Unterscheidungsmerkmale. Vom ,Blauen Reiter” gibt es weitaus
mehr theoretische AuBerungen, wahrend die ,Bricke“-Mitglieder
uber all die Jahre ziemlich ,mundfaul” geblieben sind, wie
Ausstellungsmacher Roland Monig sagt. Zur ,Brucke” scheint
sich die kunstgeschichtliche Etikettierung ,Expressionismus”
im landlaufigen Sinne eher zu flugen als zum divergierenden
,Blauen Reiter”.



Ernst Ludwig

Kirchner: ,Frauen
auf der Strafe” (um
1914), 01 auf

Leinwand, 126 x 90
cm (Von der Heydt-
Museum, Wuppertal)

Mehr noch: Die ,Brucke”-Gruppe erwies sich fur einige Zeit als
recht fester Zusammenhalt und kann - grob gesagt — dem
deutschen Norden und Berlin zugeordnet werden. Speziell die
fur damalige Verhaltnisse sehr freizugigen Bilder badender
Menschen (z. B. Ernst Ludwig Kirchner ,Vier Badende”, 1909/10)
ahneln einander doch sehr, zuweilen bis zum Verwechseln.

Die wesentlichen Gruppenphasen in Dresden (1905 bis 1911) und
Berlin (1911 bis 1914) werden in getrennten Raumen behandelt.
In Berlin treten urbane Motive (Kirchners ,Frauen auf der
StraBe”, um 1914) neben weiterhin Ubliche Naturdarstellungen
(Erich Heckel ,Szene am Meer”, 1912). Wie Kurt Tucholsky Jahre
spater (1927) einmal in ganz anderem Zusammenhang schrieb:
,wvorn die Ostsee, hinten die Friedrichstrafle..” Man halt halt
so seine Assoziationen.
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Marianne von Werefkin: ,Artisten” (1909), Gouache auf
Papier, 19,5 x 24,6 cm (Museum Wiesbaden, Dauerleihgabe
aus Privatbesitz)

Wahrend also die ,Brucke” eine zeitweise ziemlich
eingeschworene und gemeinschaftlich wvital bekraftigte
Vereinigung war, formierte sich der ,Blaue Reiter” allenfalls
lose und kristallisierte sich eher temporar um Minchen und das
Alpenvorland herum. Kulminationspunkt war der 1legendare
sommerliche Aufenthalt von Gabriele Minter und Marianne von
Werefkin mit ihren Gefahrten Wassily Kandinsky und Alexej von
Jawlensky im bayerischen Ortchen Murnau, anno 1908. Auch aus
diesem gruppendynamischen Kontext kann Wuppertal einige
prachtvolle Bilder Aufbieten, darunter Jawlenskys ,Madchen mit
Pfingstrosen” (1909), Werefkins ,Abend in Murnau® oder
Kandinskys ,Riegsee — Dorfkirche“.

s,Vorbilder und Wahlverwandte”

Und die Gemeinsamkeiten? Nun, die Kunstlerinnen und Kunstler
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lebten und malten nun einmal im selben Zeitfluidum und nahmen
dhnliche Einflisse auf, die in Wuppertal unter der Uberschrift
yVorbilder und Wahlverwandte” beleuchtet werden. Zuvodrderst
orientierte man sich an Frankreich, zumal an den seinerzeit
neuartigen Malweisen eines Henri Matisse, Paul Cézanne und
Paul Gauguin. Hinzu kamen Anregungen aus Kubismus und
Futurismus (z. B. erkennbar bei Franz Marcs Bild ,, Im Regen“,
1912).

Und so kann man - jenseits aller Differenzen wund
Differenzierungen — den gesamten Rundgang vielleicht wie ein
orchestrales Zusammenstimmen verschiedener Instrumente und
Temperamente erleben, besser noch: geniellen. Hierzu gesellen
sich auch die besonderen ,Stimmen” von Paul Klee und Alfred
Kubin, die in einem eigenen Graphik-Kabinett prasentiert
werden, oder vom etwas alteren Emil Nolde, der von den
,Brucke”-Kinstlern heftig als Galionsfigur umworben wurde.

Wassily Kandinsky: ,Improvisation Sintflut“ (1913), 01
auf Leinwand, 95,8 x 150,3 cm (Stadtische Galerie im
Lenbachhaus und Kunstbau, Munchen)
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Die damalige Entwicklung legt es nahe, auch dem Weg in die
Abstraktion ein eigenes Kapitel zu widmen. Zwischen
Gegenstandlichkeit und Gegenstandsferne suchten alle ihre je
eigene Position. Wassily Kandinsky ging dabei entschieden am
weitesten, seine furiose, vollends chaotisch (und damit
themengerecht) anmutende ,Improvisation Sintflut® (1913) ist
geradezu eine Ikone der fruhen Abstraktion. Zuvor hatte er mit
seiner theoretischen Schrift ,Uber das Geistige in der Kunst*“
(1911) den Weg skizziert. Spurbar verhaltener und vorsichtiger
naherte sich beispielsweise der gleichfalls dem ,Blauen
Reiter” zugerechnete August Macke dem Grenzbereich. Seine
Bilder wie ,Fingerhut im Garten” (1912) oder ,Madchen mit
Fischglas” (1914) wirken vergleichsweise klar konstruiert,
beherrscht und geordnet. Nicht nur aus unserem zeitlichem
Abstand wird klar, dass natlurlich beide Herangehensweisen ihre
Berechtigung, ihre Vorzuge und Risiken haben. Viele Wege
fuhren zur Kunst.

August Macke: ,Madchen mit
Fischglas“ (1914), 01 auf
Leinwand, 81 x 100,5 cm (Von
der Heydt-Museum, Wuppertal)

Eigentlich muBig festzustellen: Die Ausstellung endet
folgerichtig mit dem Jahr 1914. Der Beginn des Ersten
Weltkriegs war ein solch tiefgreifender Epochenbruch, dass
sich fortan auch alle Kunst ganz neu ausrichten musste.
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Interessant Ubrigens, was der Ko-Kurator und Direktor der
Kunstsammlungen Chemnitz, Frédéric BuBmann, uber deutsch-
deutsche Unterschiede in der Rezeption beider Kunstlergruppen
sagt. Schon bald nach dem Zweiten Weltkrieg hatten die
Spielarten des Expressionismus im SED-Staat bis in die 1970er
Jahre hinein als volksferner ,Formalismus“ gegolten, mithin
als dekadent und burgerlich. In Westdeutschland hingegen sei
der Expressionismus zur vermeintlichen Widerstands-Kunst
umgedeutet worden, mit der man das eigene belastete Gewissen
habe reinwaschen wollen. Doch das ist wahrlich ein Themenblock
fur sich.

,Briicke und Blauer Reiter”. Wuppertal, Von der Heydt-Museum,
Turmhof 8. Bis zum 27. Februar 2022. Di-Fr und Sa/So 11-18, Do
11-20 Uhr, Mo geschlossen. Katalog 29 Euro. Tel.: 0202 / 563
2500.

Bitte etwaige Corona-Beschrankungen beachten!

www.von-der-heydt-museum.de
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,Body & Soul”: Dortmunds
Ostwall-Sammlung mit Leib und
Seele abermals neu
prasentiert

geschrieben von Bernd Berke | 24. Oktober 2024

Kuratorin Nicole Grothe erlautert ein Hauptstuck der
Sammlung: August Mackes Bild ,GroBer zoologischer
Garten”. (Foto: Bernd Berke)

Ohne englische Titel geht praktisch nichts mehr im Museum
Ostwall. Kiirzlich eroffnete hier mit ,, The Other Side” eine
Schau zu neueren Positionen irischer Kunst. Und nun erhalt die
Prasentation der eigenen Sammlung wieder einen neuen Schub.
Titel: ,Body & Soul”. Im Dortmunder U, wo die Ostwall-Sammlung
sich seit nunmehr 10 Jahren befindet, gibt man sich eben gern
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weltlaufig und popkulturell anschlussfahig.

Aber Moment mal! Hatten wir nicht erst gegen Ende 2017 die
Premiere eines ziemlich grundlich umgeschichteten
Eigenbesitzes? Richtig. Seinerzeit hiellt das Resultat ,Fast
wie im echten Leben” und wurde an dieser Stelle gleichfalls
gewurdigt. Damals kundigte der inzwischen nach Maastricht
gewechselte Direktor Edwin Jacobs an, die Sammlung solle
nachhaltig ,dynamisiert” werden. Auch die ersten Anstodle zur
jetzigen Ausstellung stammen noch von ihm.

Beim Alltag des Publikums ankniipfen

Abermals werden nun bedeutsame Teile der Kollektion nicht etwa
in kunstgeschichtlicher Abfolge, sondern in Form einer
Themenausstellung gezeigt, die just Leib und Seele in den
Blick nimmt und - so die Leitlinie — moglichst in den
Lebenswelten und bei den Alltagserfahrungen des geneigten
Publikums anknupfen soll. Einen Korper und eine Seele haben
wir halt alle. Mit solch daseinsnahen Ansatzen will man auch
Leute ins Museum holen, die bisher nur selten mit Kunst in
Kontakt gekommen sind.

Aus einem Fundus von rund 7500 Arbeiten im Besitz des Ostwall-
Museums lasst sich ein derart umfassendes Doppelthema wie Leib
und Seele naturlich allemal vielfach vergegenwartigen. Rund
130 Werke hat die Sammlungsleiterin und Kuratorin Dr. Nicole
Grothe mit ihrem Team ausgewahlt. Die Prasentation meidet nach
Kraften Beliebigkeiten, sie wirkt auch nirgendwo uberfuallt
oder beengt. Die Kunst hat geniugend Platz zum ,Atmen” und
Wirken.

Nacktheit, Kleidung, Bewegung, Ernahrung, Schlaf und Tod

Der thematische Rundgang beginnt quasi elementar, namlich mit
nackten Korpern, also Aktdarstellungen. In diesen Kontext
gehort auch eine ,,Ikone” wie Otto Muellers ,Drei Badende im
Teich”, wie denn uberhaupt deutlich wird, dass ein gehoriger
Schwerpunkt der Sammlung dem Expressionismus und seinem Umfeld
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zuzurechnen ist. Damit eroffnet sich, nebenbei sei’s gesagt,
eine wunderbare Moglichkeit zum Vergleich mit der Sammlung des
Hagener Osthaus-Museums, das derzeit seine nach Uuber
vierjahriger Tournee heimgekehrten expressionistischen Schatze
zeigt. Dazu demnachst ein paar Zeilen mehr.

Pablo Picasso (1881-1973):
,Femme nue couchée”
(Schlafende Nackte), Ol auf
Leinwand, 1965 (Bild © VG
Bild-Kunst, Bonn 2020 / Foto
© Jurgen Spiler)

Doch zuriuck nach Dortmund: Auch die Relativitat wvon
Schonheitsidealen soll sich anhand mancher Kdérperbilder und
Skulpturen zeigen (etwa mit einer rundlich-drallen Frauenfigur
oder mannlichen Bauchformen als Wandinstallation), ebenso wie
die nicht zuletzt durch Kleidung markierte Zuschreibung von
Geschlechter-Identitaten, welche — auch unserem waltenden
Zeitgeist gemall — als flielend zu denken sind.

Das Paradies und die Zivilisation

Apropos Kleidung. Ein immer wieder und immer wieder anders
hervorgehobenes Hauptstick der Sammlung, August Mackes ,GroBer
zoologischer Garten”, offenbart in diesem Zusammenhang eine
zusatzliche Lesart. Bisher galt das Bild meist als
Vergegenwartigung des paradiesischen Gartens Eden, die
Zoobesucher tragen jedoch betont modische, zeitgendssische
Kleidung, so dass man sie wohl zur gehobenen Gesellschaft
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rechnen muss. Es geht also nicht nur um Natur, sondern
mindestens ebenso sehr um Zivilisation bzw. um das Verhaltnis
beider Wesenheiten zueinander.

In insgesamt neun Kapiteln kann man etliche Erkenntnisse
gewinnen oder zumindest Aha-Momente erleben, so etwa auch zur
Beschaffenheit sportlicher und tanzerischer Korper, wobei z.
B. Radierungen von Karl Hofer direkt neben Barbara Hlalis
Zeichnungen von DJs zu sehen sind. Die Lust an der Bewegung
horet demnach quer durch die Generationen nimmer auf; es sel
denn: im Tod, der in einer kiunstlerischen Korper-Ansammlung
naturlich nicht Ubergangen werden kann und auch in Bildern des
Schlafes gegenwartig 1ist. Dass Sterben wund Schlafen
miteinander verquickt und verschwistert, ja mitunter Kkaum
unterscheidbar sind, lasst Dieter Kriegs ,Weille liegende
Figur“ ahnen.
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Thomas Bayrle (*1937): ,Super Colgate”, 1965. Holz,
Metall, Elektromotor, Olfarbe — Erworben aus der
Sammlung Feelisch (Bild © VG Bild-Kunst, Bonn 2020 /
Foto: © Jurgen Spiler)

Was es mit dem Zahneputzen auf sich hat

Auch Aspekte der Ernahrung und Korperpflege kommen
kinstlerisch zum Vorschein, das Spektrum reicht von Willi
Repkes konventionell anmutender ,Marktfrau“ bis zu Thomas
Bayrles Installation ,Super Colgate”, die eine Zahncreme-
Werbung der 1960er Jahre parodistisch aufgreift. Die lustige
oder eben auch putzige Kunst-Maschine sorgt auf Fullschalter-
Druck dafur, dass ganz viele Figurchen sich gleichzeitig die
Zahne putzen. Daraus leitet sich auch der Untertitel der
gesamten ,Body & Soul“-Unternehmung her, welcher da lautet:
,Denken, Fuhlen, Zahneputzen”. Warum nicht auch mal ein
bisschen albern sein?

Ernst Ludwig Kirchner
(1880-1938): ,Stafelalp bei
Mondschein®“, 1919, 01 auf
Leinwand (Foto © Jlrgen
Spiler)

Das Seelenleben wird sodann unter anderem am Beispiel von
Naturempfindungen erkundet, so mit Ernst Ludwig Kirchners
,Stafelalp bei Mondschein” oder einem mit Angst befrachteten,
surrealen Waldbild von Max Ernst (,Forét aux champignons“).
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Uberhaupt ist den Angsten, den Verletzungen und der Trauer ein
weiteres Kapitel gewidmet, das sich existenziell durch die
Jahrzehnte zieht. Hier wird vermutlich jede(r) dem
personlichen Damon begegnen konnen, sei er nun von Norbert
Tadeusz, Ina Barfuss oder anderen Visionaren der Kunst
imaginiert worden.

Nach eigenen Erinnerungen graben

Die eigenen Erinnerungen entdecken soll man nach dem Willen
des Aktionsklinstlers Wolf Vostell mit seinem (hier von Gregor
Jabs re-inszenierten) Happening ,Umgraben”“ (1970), dessen
Szenarium sich hinter einem Vorhang erstreckt. Das Grabefeld
soll man nicht mit eigenen Schuhen, sondern mit
bereitgestellten Gummistiefeln betreten — und dann mit dem
Umgraben 1loslegen. Mag schon sein, dass sich dabei ein
meditativer Sinn einstellt. Ubrigens ist Vostells Arbeit
diesmal eines der wenigen Beispiele aus dem Bereich der so
genannten Fluxus-Kunst, die ja eigentlich einen weiteren
Schwerpunkt der Sammlung ausmacht.

O ey sl

Wolf Vostell (1932-1998):
,Uumgraben”, Happening von
1970, Re-Inszenierung von
Gregor Jabs, 2012 (Bild © VG
Bild-Kunst, Bonn 2020 / Foto
© Jurgen Spiler)

Monchsfigur mit Miinzeinwurf
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Nicht nur explizit religiose Glaubensfragen sind ein weiteres
Feld der hiesigen Seelenkunde. Dabei fallt auch eine
Dortmunder Neuerwerbung auf, namlich Michael Landys
Monchsfigur mit ,Donation Box“ (Spendenbox), in die man echte
Minzen einwerfen kann. Wofur die etwaigen Einnahmen der
Ablasszahlungen verwendet werden (geringfiugige Aufstockung des
Museumsbudgets?), ist derweil noch nicht ausgemacht.

Und die Schlussakkorde? Sind wiederum betont sanftmitig und
trostlich, denn es werden Werke zum Thema Liebe, Zuneigung,
Freundschaft und Fursorge versammelt. All das, was den
Menschen guttut. Auf dass man das Museum heiteren Sinnes
verlasse.

Zur anders gewichteten Kunst kommt die neue , Inszenierung“: In
Zusammenarbeit mit dem niederlandischen Designburo SODA
(Ronald Buiel und Jorrit Noyons aus Arnheim) hat man neue
farbliche und architektonische Akzente gesetzt. Wir wilrden uns
ja den Kalauer schenken, die Kunstwerke seien nach den
Interventionen von SODA nun einfach so da. Aber jetzt ist er
nun einmal heraus und geht auch nicht ganz fehl.



Viel Freiraum fur die Kunst: Blick in die neue
Sammlungs-Prasentation. Die Figur in der Mitte ist
ubrigens nicht echt, sondern kunstlich, Verzeihung:
kinstlerisch. (Foto: Bernd Berke)

Orientierung durch neue Farbakzente

Tatsache ist jedenfalls: Die schon auf den Fluren der 4. und
5. Etage dominierende Lachsfarbe soll die Orientierung im
riesigen Haus erleichtern. Vordem hatten sich nicht wenige
Besucher Uber labyrinthische Verwirrung beklagt. Mal sehen, ob
diese Irritation nun nachlasst. AuBerdem verandert:
Reflektierende Flachen, die den Blick ablenken konnten, sind
weitgehend verschwunden. Architektonische Charakteristika, wie
etwa das Deckenraster im Dortmunder U, kommen besser zur
Geltung.

Wohlfiihl- und Willkommens-Faktor

Uberdies wurden auch die alten (vormals dunklen) Sitzbanke
hell gestrichen und alle abweisenden Kanten einladend
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abgerundet. Uberhaupt haben die Museumsleute versucht, einen
durchgehenden Wohlfuhl- und Willkommens-Faktor zu erzeugen.
Das reicht von helleren und warmeren Farben Uber eine
moglichst stets besetzte und auskunftsbereite ,Rezeption® am
Eingang bis zu einer kuscheligen Landschaft mit Kissen und
Sitzsacken. Chillen ist nicht nur erlaubt, sondern erwlnscht.
Auch das geht mit dem Zeitgeist konform.

Aber nun mal ganz ehrlich: Das Farbkonzept mit den verschieden
abgemischten Lachstonen hat mich an die etwas weichgespllte
Corporate Identity einer schwedischen Bank erinnert, die vor
allem auf sanftes Rosa zuruckgreift und ihre Bezahlvorgange
als ,smooth” (glatt, seidenweich, problemlos) bezeichnet.
Egal. Jedem seine Assoziationen. Und es heillt gewiss nicht,
dass die Bilder nicht zur Geltung kamen.

Alle zwei Jahre werden die Werke neu gemischt

Sammlungsleiterin Nicole Grothe mochte den Eigenbesitz auch
kinftig ungefahr im Zweijahresrhythmus immer wieder neu
arrangieren, ihn gleichsam regelmalig durchluften und damit
wechselnde Zusammenhange stiften. Relativ kostengunstig sind
derlei Schauen aus dem Bestand allemal, es werden keine
Leihgebuhren fallig, zudem riskiert man keine Transportschaden
und muss daher auch keine horrenden Versicherungssummen
zahlen.

Doch selbstverstandlich hat der Umbau, der sich einige Monate
hingezogen hat, ein paar Scheinchen gekostet, genauer: 422.000
Euro. Der Rat der Stadt hatte zu dem Zweck 500.000 Euro
gebilligt, der Etat wurde also unterschritten. Es konnte ein
gutes Omen sein.

»Body & Soul. Denken, Fuhlen, Zahneputzen”. Neue
Sammlungsprasentation des Museums Ostwall im Dortmunder U (4.
und 5. Ebene), Leonie-Reygers-Terrasse (Navigation:
BrinkhoffstraBe 4 / Parkhaus).

Update: Ausstellung wird bis November 2022 verléangert



Urspriinglich vom 8. Februar 2020 bis 27. Februar 2022
(verlangert bis zum 13. November 2022).

Geoffnet Di/Mi/Sa/So/Feiertage 11-18 Uhr, Do/Fr 11-20 Uhr.
Tel.: 0231/50 247 23. Mail: info@dortmunder-u.de
Kunstvermittlung/Fiihrungen: 0231/50-277 86 oder 50-277 91.

www . museumostwall.dortmund.de

Das groBBe Vorbild Afrika -
Bundeskunsthalle prasentiert
Ernst Ludwig Kirchner 1in
einer opulenten Werkschau

geschrieben von Rolf Pfeiffer | 24. Oktober 2024
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Ernst Ludwig Kirchner:
Akt vor dem Spiegel
191571920 01 auf
Leinwand (Bild:
Bundeskunsthalle/Courte
sy Galerie Henze &
Ketterer,
Wichtrach/Bern)

Sie waren, scheint es, unersattlich. Wieder und wieder warfen
sie nackte Frauen auf ihre Malgriinde, zeigten sie entspannt in
der Natur, im Atelier in manchmal unschicklichen Posen.
Offenbar hatten sie nichts anderes im Kopf (oder vor der
Staffelel).

Der Korper als Spiegel der Seele

Junge Maler wie Ernst Ludwig Kirchner, dem die Bonner
Bundeskunsthalle bis Marz eine grolle Retrospektive ausrichtet,
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hatten natiurlich vehement bestritten, hier in wenig sublimer
Form ihre erotischen Praferenzen abzuarbeiten. Nein, Vorbild
war ihnen die Kunst Afrikas, die Manner und Frauen gerne nackt
prasentiert, nicht jedoch naturalistisch. Afrikanische Kunst
macht Skulpturen oft gleichsam zum korperlichen Ausdruck
intensiver Seinserfahrung, spiritueller Weitung oder manchmal
auch, vergleichsweise banal, typisch menschlicher
Verhaltensweisen. Das war alles neu fur die europaisch-
akademisch gebildeten Maler und Bildhauer zu Beginn des 20.
Jahrhunderts, und begeistert sogen sie die Impulse auf, die
ihrer Kunst bald schon den Titel ,Expressionismus” einbringen
sollte.

Kolonialismus

Es gehort zu den dunkel-ironischen Fullnoten der Geschichte,
daB in der Zeit des brachialsten Kolonialismus, als Europa und
die USA die restliche Welt unter sich aufteilten, auch die
modernen Kinstler nicht abseits standen — mit dem Unterschied,
daf das Afrikanische in der Kunst nicht ausgesogen und
weggeworfen wurde, sondern in der Auseinandersetzung mit
europaischen Traditionen eine bahnbrechende neue Qualitat
entstehen lieB. ,Fusion” ware ein Begriff, der heutzutage fur
diesen Prozell vielleicht in Anwendung kommen konnte, und ob
das alles gerecht zuging (naturlich nicht) und heutzutage
richtig erzahlt wird (vermutlich auch nicht), soll an dieser
Stelle jetzt nicht diskutiert werden. Auch die Arbeitsteilung
in malende (schOopferische, bestimmende) Manner und nackte
(sonst nicht viel) junge Frauen entspricht eher nicht
afrikanischen Vorbildern; wir registrieren es mit einem
gewissen Unverstandnis als zeittypisch und kehren zu Kirchner
zuruck.



Ernst Ludwig Kirchner:
,Mandolinistin“, 1921. 0l auf
Leinwand (Bild:
Bundeskunsthalle / © Kirchner
Museum Davos, Foto: Kirchner
Museum Davos, Jakob Jagli)

Kirchner blieb lieber zu Hause

Im Gegensatz zu vielen Malerkollegen drangte es ihn offenbar
nicht zu grollen Reisen. Er blieb daheim, in Dresden, auf
Fehmarn oder in der Schweiz, und traumte sich die exotische
Welt im trauten Heim zusammen, das er allerdings, viele Fotos
in der Ausstellung zeigen es, hingebungsvoll zu afrikanisch
inspirierten Wohnlandschaften umdekorierte. Da sieht man sie
nackt herumhupfen, vor allem naturlich die Damen, aber doch
nicht nur; manchmal lud sich der Maler auch Afrikaner ins
Haus, wenn sie — als Artisten eines Varietés moglicherweise —
in der Stadt waren.

Drogensucht und Freitod

Hoch ging’s her. Kirchner war kaum 30 Jahre alt, als er
Gesundheit und Verstand fur zeitgenossische
BewuBtseinserweiterungen fast unheilbar hingeopfert hatte.
Alkohol, Morphium wund Veronal, dazu fur den Kick
selbstverordneter Schlafentzug fuhrten zwischen 1915 und 1918
zu mehreren Sanatoriumsaufenthalten. Ihnen verdankt er wohl
auch, dall der Erste Weltkrieg fast spurlos an ihm voruberging.
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Kirchner ist keiner von den vielen begabten jungen Mannern,
die, wie etwa August Macke, nicht einmal dreifigjahrig ihr
Leben im Schutzengraben verloren.

Ernst Ludwig Kirchner: ,Junkerboden bei
Frauenkirch/Davos, mit Blick auf Rhatische
Bahn“, 1919. 01 auf Leinwand (Bild: ©
Bundeskunsthalle/Privatsammlung)

Und so konnte man weitererzahlen von den verschiedenen
Schaffens-perioden des Malers, denn er wurde ja relativ alt;
Kirchner war 57, als er sich — aus Angst vor einem Einmarsch
der deutschen National-sozialisten in die Schweiz, wie es
heift — in Davos erschols.

Gepriesenes Friihwerk

Hoch gepriesen in der Kunstgeschichte ist der junge Kirchner,
der unter anderem die Schaufensterbilder schuf, von denen das
Dortmunder Ostwall-Museum eins besitzt und von denen keine in
der Ausstellung gezeigt werden. Das war, da soll man sich
nichts vormachen, der Berserker, der Drogensuchtige, der
Sanatoriumspatient. Seine rastlose Suche nach Exzell hat
offenbar die besten Werke hervorgebracht, und wie oft in der
Kunst profitiert das entspannte Publikum nun vom
selbstzerstdorerischen Drang des Kinstlers.
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Ernst Ludwig Kirchner -
Selbstportrait im Atelier
1913-1915. Kontaktabzug ab
Glasnegativ auf Baryt Papier
(Bild: Bundeskunsthalle/o©
Kirchner Museum Davos)

Ruhiger, ordentlicher

Der Kirchner aus den 20er Jahren, der Stabilisierte nach
Sanatoriumsaufenthalten, malte dann schon entschieden ruhiger,
ordentlicher. Viel Landschaft, Berge Baume, Bauern. Manches
konnte als Neue Sachlichkeit durchgehen.

In den 30er Jahren wird das Vorbild des verehrten Meisters
Pablo Picasso unubersehbar. Konturen werden zu ubergangslos in
den Raum gestellten Farbflachen, Kirchner wagt zodgernde
Schritte in die Abstraktion. Doch den Kubismus des
katalanischen Meisters scheut er; seine ,Tanzenden Madchen”
von 1937 beispielsweise sind genau noch eben diese, keine
Montagen anatomischer Elemente, wie Picasso es 1925 in ,Les
trois danseuses” gemacht hat. Der Katalog vergleicht die
Bilder sehr schon und sinnfallig.
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Ernst Ludwig Kirchner: ,Badende
an der Steilkiste von Fehmarn”,
um 1912. Stift und Wasserfarbe
auf Papier (Bild:
Bundeskunsthalle/© Kirchner
Museum Davos)

Vorbild Picasso

Der spate Kirchner fand in der Kunstwelt nie die Anerkennung
wie der fruhe, die spaten Bilder werden bei weitem nicht so
hoch gehandelt. Zu Recht? Zu den zahlreichen Verdiensten der
groBen Bonner Kirchner-Schau gehort es, dieser Frage
angemessen Raum zu geben.

Am Ende des Rundgangs durch die erste Etage der
Bundeskunsthalle - Hangung, wie bei fast jeder
Kunstausstellung hier, chronologisch — ermoglichen die letzten
Raume eine Auseinandersetzung mit dem Spatwerk. Und wie so oft
ertappt sich der Besucher bei dem Gedanken, was wohl gewesen
ware, hatte der Kinstler langer gelebt. Epigonales Scheitern
des fruheren Malerflursten oder souveranes Spatwerk nach Art
Emil Schumachers? Nicht zu beantworten.

Hervorragender Zeichner

Ein kurzer Hinweis noch auf die in allen Schaffensphasen
exzellenten Zeichnungen des Kinstlers, und damit soll es sein
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Bewenden haben. Wem das Bonner Angebot tatsachlich nicht
reichen sollte, der kann nach Berlin fahren. Dort widmet sich
das ,Brucke”“-Museum in einer Sonderschau dem Zerfall der
gleichnamigen Kunstlergruppe im Jahr 1913, zu deren
Mitgliedern bekanntlich auch Ernst Ludwig Kirchner zahlte.

» ,Ernst Ludwig Kirchner — Ertraumte Reisen”

» Bundeskunsthalle, Bonn, Friedrich-Ebert-Allee 4

= Bis 3. Marz 2019

= Ge6ffnet Di u. Mi 10-21 Uhr, Do bis So 10-19 Uhr,
feiertags 10-19 Uhr

= Eintritt: 19 EUR, Familienkarte 16 EUR, Eintritt frei
bis 18 Jahre

- Katalog 35 EUR

- Weitere Infos:

 https://www.bundeskunsthalle.de/ausstellungen/ernst-ludw
ig-kirchner.html

,Fast wie im echten Leben"“:
Grindlich umgestaltete
Ostwall-Sammlung im
Dortmunder ,U"” wirkt geradezu
erfrischend

geschrieben von Bernd Berke | 24. Oktober 2024

Da schau her! Wie hat sich die Prasentation dieser Sammlung
verandert! Man erkennt sie streckenweise kaum wieder. Hier
gilt’s nicht mehr so sehr der hehren Kunst, die sich vom
schnoden Alltag abhebt, sondern im Gegenteil: Die Kernfrage
lautet, wie sehr die Werke mit uns und unserem Alltag zu tun
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haben, wie sie aus ihm hervorgehen und ihn wiederum
beeinflussen; selbst noch aus historischem Abstand — und sei’s
als Gegenpole. Die griindlich neu gestaltete Sammlung des
Museum Ostwall (MO) im Dortmunder ,U“ ist im besten Wortsinne
nansprechender” geworden.

Die Leiterin und Kuratorin
der Ostwall-Sammlung, Nicole
Grothe, erlautert eine
Ansammlung von Arbeiten
Bernhard Hoetgers. (Foto:
Bernd Berke)

Die alles uberwdlbende Ausstellungs-Parole heilt denn auch:
,Fast wie im echten Leben”“. Gleich im neuen Eingangsbereich
auf der 5. Etage des ,U“-Turms blicken einen lauter andere
Ausstellungsbesucher von ehedem frontal an. Das groRformatige
Tableau mit SchwarzweilR-Fotografien stammt von Jochen Gerz und
ist ein geradezu monumentales Relikt seiner grofl angelegten
Dortmunder Aktion ,Das Geschenk®” aus dem Jahr 2000. So wird
bereits signalisiert: Das Ganze hier hat vor allem mit Euch zu
tun!

Bildnisse der Besucher

Zudem wird man sogleich freundlich ermuntert, selbst zum
Zeichenstift zu greifen und sein eigenes, mehr oder weniger
verfremdetes Spiegelbild zu entwerfen, womdglich auch
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inspiriert von einem kleinen Matisse-Bildnis aus Dortmunder
Eigenbesitz, das direkt Uber dem Zeichentisch hangt.

An dieser Stelle darf
man sein eigenes
Spiegelbildnis
zeichnen. (Foto:
Bernd Berke)

Die so entstandenen Selbstportrats sollen taglich gesammelt
und an einer freien Wand aufgehangt werden. Auf diese Weise
nimmt man also zur Kenntnis, welche Leute vor einem in der
Ausstellung waren oder vielleicht noch sind; zumindest erfahrt
man’s physiognomisch, selbstverstandlich ohne alle weiteren
Daten. Oder halt ganzlich abstrakt.

Acht weitere dieser Aktionspunkte werden im Laufe des
Rundgangs noch folgen. Mal kann man zu mehreren ein Bild
kreieren, mal eine Landschaft nach Belieben erganzen. Wer
will, muss jedenfalls nicht passiv und unbeteiligt bleiben.

Partizipation als Leitlinie

Derlei Ansatze fugen sich zum Credo des niederlandischen ,U"-
und Ostwall-Chefs Edwin Jacobs, der entschieden auf
Partizipation setzt. Kuratorin Nicole Grothe und ihr Team
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haben konsequent die Leitlinie verfolgt, die auf Einbeziehung
der Besucher(innen) hinauslauft. In eine volumindse Arbeit,
die bei Beruhrung musikalische Tone von sich gibt, darf man
sich gar (vorsichtig) hineinlegen. Trotz alledem macht das
Museum jedoch keine Abstriche am Eigenwert der Kunst. Manche
Arbeit erscheint einem, derart neu besehen, uberraschend
anders und wie erfrischt.

Vier farblich deutlich, aber dezent abgegrenzte Bereiche sind
nicht chronologisch, sondern thematisch geordnet. So kommt es,
dass Beispiele fur die Dortmunder Sammlungsschwerpunkte
(Expressionismus und Fluxus-Kunst seit den 60er Jahren)
miteinander vielfach in direkte Dialoge treten konnen.

Christian Rohlfs:
.Clowngesprach”, 1912. 01
und Tempera auf Leinwand.
(Museum Ostwall)

Intensiviert werden solche asthetischen Zwiesprachen durch
eine groRzigige Offnung der R&ume. Es sind einige
Zwischenwande verschwunden, deren Standspuren noch am Boden zu
gewartigen sind. Auch dies hat Methode und soll besagen: Wir
sind noch lange nicht fertig. Dies ist ein ,work in progress”,
es soll beileibe nicht die letzte Veranderung bleiben.

Von einer winschenswerten ,Dynamisierung” der Sammlung spricht
Edwin Jacobs. Die Kunst soll nach seinem Verstandnis an- und
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aufregende Geschichten erzahlen und Assoziationen anstoBen. In
weiteren Erneuerungs-Schritten sollen auch neue Pfade durch
gesamte Haus gezogen werden. Dafiur werden noch hochkaratige
Museums-Designer gesucht.

Geradezu frappierender Effekt schon zu Beginn: Portratbusten
und Vorarbeiten des Dortmunder (genauer: HOrder) Lokalmatadors
Bernhard Hoetger werden gleichsam en masse und seriell
gezeigt, auf einem Regal gestapelt, ohne Sockelgehabe oder
sonstige Uberhéhung ihrer Entstehungszeit. Damit kontrastiert
eine Arbeit von Dieter Roth (1930-1998), der sich und sein
Seelenleben — gewiss nicht ohne Selbstironie — 1in einem
tierischen Turm aus lauter Schokoladen-Lowen dargestellt hat.
Auch hier das serielle Moment, doch willentlich vom Kinstler
ins Werk gesetzt und mit vollig anderer Intention.

Am Beispiel Hoetger lernt man auch gleich, wie die Herrichtung
durch Kuratoren kinstlerische Arbeiten verandern und in neue
Kontexte stellen kann. Apropos: Zum neuen Konzept gehdrt auch,
dass man an einer bestimmten Stelle immer mal wieder
Museumsleuten bei der Arbeit uber die Schulter schauen und sie
dabei ein wenig storen kann. Fragen erwunscht, auch nach dem
Motto: ,Was machen Sie eigentlich so den ganzen Tag?“

August Macke: ,GroBBer
Zoologischer Garten”, 1913.
Ol auf Leinwand, ehemals
Sammlung Groppel. (Museum
Ostwall)
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Die leicht fasslichen Titelzeilen der vier Bereiche lauten:
,Du und ich” (Menschendarstellungen), ,Ausflug ins Grune”
(Natur in allerlei Formen), , Freund oder Feind“ (Kampf, Krieg
und Ausgrenzung) sowie ,Kunst und Leben”.

Schlieflich wird anhand ausgewahlter Arbeiten erwogen, wieviel
Alltag in der Kunst steckt — und wieviel Kunst im Alltag. Ob
das in jedem Einzelfalle schlussig gelingt, ist eine andere
Frage, mit der man sich eingehender befassen muss.

Im Kapitel ,Freund oder Feind” wird unterdessen ausdrucklich
an die Grundungsimpulse der Nachkriegszeit erinnert, als das
Ostwall-Museum ganz bewusst die von den Nazis als ,entartet”
verfemten Kinstler rehabilitierte. Die nahezu unterschiedlos
dichte ,Petersburger Hangung“ an einer Wand fuhrt vor Augen,
wie nahezu wahllos und konfus die NS-Machthaber Kunstwerke
aussortiert hatten.

Wolf Vostell: » TEK
(Thermoelektrischer

Kaugummi)“, 1970. 5
Lichtquellen, 30
Metallpfahle mit
Stacheldraht, 5 Koffer mit
Radios und

warmeempfindlichen
Mikrophonen, 13000 Loffel
und Gabeln. (© VG Bild-
Kunst, Bonn 2017)

Die Veranderungen gehen bis ins Detail der Vermittlung.
Vermehrt wird mit zusammenfassenden Wandtexten gearbeitet, die
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einzelnen Exponate werden zusatzlich erklarend beschriftet,
und zwar endlich auch durchgehend in englischer Sprache. Warum
sollte man denn nicht mit internationalem Publikum rechnen?
Als anglophones Markenzeichen klingt das Museum Ostwall (MO)
denn auch beinahe pop-verdachtig: ,,The M0“. Mal versuchshalber
so gesagt: Hey, let’s go to the Mo..

Wer in der Sammlung bekannte Kunstlernamen sucht, wird nach
wie vor an vielen Stellen findig: hie eine Arbeit von Joérg
Immendorff, dort eine raumfillende Installation von Wolf
Vostell, Werke von Otto Piene, Daniel Spoerri, Yves Klein; von
Max Beckmann und einigen Expressionisten ganz zu schweigen.
Und so weiter.

Doch es kommt laut Nicole Grothe in diesem Zusammenhang
weniger auf Prominenz an, sondern darauf, was einen die Kunst
angeht und wie sie einen angeht. Selbst ein Stolz der Sammlung
wie August Mackes ,GrolBer Zoologischer Garten” (1913)
erstrahlt nicht nur fur sich selbst, sondern auch im
erhellenden Zusammenspiel mit Landschafts- und Natur-
Darstellungen von ganz anderer Art.

Vorlaufiges Fazit: Auch und gerade altgediente Kenner der
Dortmunder Sammlung konnen hier das Entdecken und Staunen
wieder lernen. Wenn sich das alles herumspricht, darf man wohl
auch hoffen, neue Besucherkreise anzuziehen.

,Fast wie im echten Leben”. Museum Ostwall im Dortmunder ,U“,
Neuprasentation der Sammlung in der 4. und 5. Etage.

14. November 2017 bis 4. Marz 2018. Offnungszeiten: Di / Mi
11-18 Uhr, Do / Fr 11-20 Uhr, Sa / So /Feiertage 11-18 Uhr.
Eintritt 5 Euro (ermaBigt 2,50), Kinder und Jugendliche unter
18 frei.

Adresse: Leonie-Reygers-Terrasse, 44137 Dortmund. Tel.: 0231 /
50 24 723. Internet: www.museumostwall.dortmund.de

Zeitlich parallel lauft im Ostwall -,Schaufenster” die kleine



Ausstellung ,Today I want to show you” des Kolner Kiunstlers
Bastian Hoffmann, der die Form von Erklarvideos bei YouTube
und anderen Plattformen aufgreift. Dabei setzt er sich
hintersinnig mit der ,Do it yourself”-Bewegung auseinander;
zwar humorvoll, aber keineswegs hamisch. Hoffmann ist just zum
Trager des Kunstpreises ,Follow me Dada and Fluxus“ gekilrt
worden, der von den Freunden des Museums Ostwall e. V.
ausgelobt wird.

Helmuth Macke stand stets im
Schatten seines Cousins
August - Jetzt holt das
Kunstmuseum Ahlen seine
Bilder ans Licht

geschrieben von Bernd Berke | 24. Oktober 2024
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Helmuth Macke: ,Karussell am Rheinufer“, 1924 (01 auf
Leinwand / Kunstmuseum Krefeld)

Wenn ein Museum bestimmte Kiinstler prasentiert, so will es
ihnen in aller Regel besondere Wertschatzung erweisen oder sie
iiberhaupt erst aufwerten, auf sie aufmerksam machen. Haufig
konnte das Motto lauten: Seht her, diese Kunst wird bisher
weithin unterschatzt, wir wollen dies andern. So auch jetzt im
Kunstmuseum Ahlen, wo Helmuth Macke in den Blickpunkt riickt,
der Cousin des vier Jahre alteren, ungleich beriihmteren August
Macke.

Die Ahlener Schau ist zweite Station einer finfteiligen
Tournee mit jeweils wechselnden Werkschwerpunkten. Anlasse
waren der 125. Geburtstag und der 80. Todestag Helmuth Mackes
(1891-1936). Auf Konstanz (schon vorbei) und Ahlen folgen noch
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Penzberg, Erfurt und das August Macke Haus in Bonn.
Eine Frohnatur und ein Griibler

Ahlen ist mit von der Partie, weil es einschlagigen
Eigenbesitz auch aus Mackes Umfeld vorweisen kann und weil der
scheidende Museumsleiter Burkhard Leismann das Werkverzeichnis
Helmuth Mackes erarbeitet; ein Projekt, das noch nicht
abgeschlossen ist. Seit rund 30 Jahren bewegt sich Leismann,
der nun quasi nach und nach in den Ruhestand geht, forschend
auf Helmuth Mackes Spuren. Mit der jetzigen Ausstellung
schlielft sich also ein Kreis. Dass Leismann sich vollends aus
dem Kunst-Kontext zuruckzieht, mag man freilich kaum glauben.

Der scheidende Ahlener
Museumsleiter Burkhard
Leismann und die Kuratorin
Ina Ewers Schulz vor Helmuth
Mackes ,Selbstportrat mit
Palette”, um 1910/11 (01 auf
Leinwand / Kunstmuseum
Krefeld — Foto: Bernd Berke)

Helmuth und August Macke also. Die beiden haben stets
freundschaftlich aneinander Anteil genommen, doch waren sie
von sehr unterschiedlicher Gemutsart. Wahrend der in Meschede
geborene August Macke als Frohnatur galt, war der aus Krefeld
stammende Helmuth Macke eher grublerisch veranlagt. Immer
wieder plagten ihn Selbstzweifel und Existenzangste. Bis heute
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steht er im Schattenbereich der Kunstgeschichte. Man fragt
sich angesichts seiner Bilder, warum das so gekommen ist. Es
hatte vielleicht nicht sein miussen.

Fast das ganze Friihwerk im Krieg zerstort

Schon mit 15 verlieR Helmuth Macke die Schule, er hatte nicht
einmal das ,Einjahrige“ (Realschulabschluss); ein Manko, das
ihm spater noch zu schaffen machen sollte. Immerhin kam er als
junger Mann in Krefeld zeitig mit der kinstlerischen Moderne
in Beruhrung. Die dortige Kunstgewerbeschule, wo der
Niederlander Johan Thorn-Prikker (der u. a. auch in Hagen
wirkte) sein Lehrmeister war, o0ffnete sich den damals neuesten
Stromungen aus Frankreich viel bereitwilliger als etwa die
Akademie in Dusseldorf, die auf altere, groBtenteils
verkrustete Traditionen hielt. Dort studierte August Macke
also eher auf althergebrachte Art. Was die Moderne anging,
hatte Helmuth anfangs einen gewissen ,Vorsprung“. Doch was
half’s?

Helmuth Macke: ,Wasserkessel
mit Ribe“, 1909710 (0l auf
Leinwand) (Privatbesitz)

Es ist, als hatte das Ungluck Helmuth Macke auch noch nach dem
Tode verfolgt. Fast sein gesamtes Fruhwerk ist im Zweiten
Weltkrieg zerstort worden. Kuratorin Ina Ewers Schultz hat
naturlich versucht, Raritaten aus den Anfangszeiten zeigen zu
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konnen, doch deren (Privat)-Besitzer mochten sich nicht von
ihren Stucken trennen. Daher setzt diese Ausstellung erst um
1910 ein.

Kurz zuvor hatte Helmuth Macke am Tegernsee Kinstler wie Franz
Marc, Marianne von Werefkin, Jawlensky, Kandinsky und Gabriele
Minter kennen gelernt — sozusagen die erste Riege der
damaligen Avantgarde. Am Tegernsee entstand z. B. Helmuth
Mackes Gemalde ,Heuhocken in Sindelsdorf” (um 1910) mit seiner
durchaus eigenwilligen Formfindung und Farbigkeit. 1Im
»Selbstportrat mit Palette” (um 1910/11) zeigt er sich noch
geradezu trotzig selbstbewusst.

Helmuth Macke
s,Niederrheinische
Landschaft bei Lank
am Rhein“, 1926
(Privatbesitz)

Hernach begegnete er in Berlin ja auch noch den Kinstlern der
,Brucke“-Vereinigung und freundete sich speziell mit Erich
Heckel an. An hochkaratigen Inspirationen und an prominentem
Zuspruch hat es mithin nicht gemangelt. Helmuth Macke gehdrte
einem regelrechten ,Netzwerk” an. Doch im Nachhinein scheint
es, als sei er so etwas wie das schwachste Glied in der Kette


https://www.revierpassagen.de/40528/helmuth-macke-stand-stets-im-schatten-seines-cousins-august-jetzt-holt-das-kunstmuseum-ahlen-seine-bilder-ans-licht/20170218_1247/img_2357

gewesen.
Nirgendwo angekommen

Der schwerblutige Mann war keiner, der sein Gluck beim Schopfe
packte. Auch waren es morderische Zeiten. Durch den Ersten
Weltkrieg verlor er zwel seiner besten Gefahrten, den Cousin
August Macke und Franz Marc, der eine 27, der andere 36 Jahre
jung. Helmuth Macke selbst wurde kriegsverletzt und erkrankte
auf dem Balkan an Malaria. Seine Ortswechsel in all den
folgenden Jahren wirken plan-, rast- und ruhelos, ja letztlich
sogar im Wortsinne ortlos, als ware er nie irgendwo richtig
,angekommen”. Es ware eine Frage von betrachtlicher Tragweite,
ob dies auch die Kraft seiner Kunst geschmalert hat.

Die Ahlener Ausstellung umfasst rund 130 Bilder, etwa 80
stammen von Helmuth Macke und 50 von Freunden und Weggefahrten
aus dem Umkreis des Expressionismus. Zu nennen sind
beispielsweise der schon erwahnte, einflussreiche Lehrer Johan
Thorn-Prikker, sodann Heinrich Campendonk (ebenfalls Schiler
bei Thorn-Prikker), Wilhelm Wieger und Heinrich Nauen. An
mehreren Stellen sind auch einzelne Bilder von August Macke im
Vergleich zu sehen. Und man kann nicht auf Anhieb sagen, dass
er seinen Cousin Helmuth bei weitem Uberragt hatte, der sich
nach 1914 dubrigens intensiv um den Nachlass von August
gekimmert hat.



Helmuth Macke: ,Portrat
Grete Hagemann (Frau
Hoff)“, 1920, Ol auf
Leinwand (Privatbesitz)

Uberhaupt ergeben sich hie und da ebenbiirtige ,Dialoge“, so
etwa, wenn Katzen-Studien von Franz Marc, August und Helmuth
Macke nebeneinander hangen. Oder wenn eine Serie von Badenden
ahnen lasst, wie sehr sich Helmuth Macke ein zentrales Thema
der ,Brucke“-Kinstler anverwandelt hat, das ihm zuvor fremd
gewesen sein mag. Auch als Portratist hat Helmuth Macke, wie
hier mehrmals zu gewartigen ist, AuBerordentliches vermocht.
Diese Bildnisse sind ausgesprochen lebendig und erfassen
spurbar das Wesentliche.

Unterwegs zur Neuen Sachlichkeit

Wenn es dann auf den Stilwandel vom Expressionismus hin zur
Neuen Sachlichkeit zugeht (generell eine hochinteressante,
noch zu wenig erforschte Phase der Kunstgeschichte), hat
Helmuth Macke gerade an den epochalen Schnitt- wund
Wendepunkten einige bemerkenswerte Bilder geschaffen. Am
ratselhaft melancholischen ,Paar am Tisch® (1924) und am
rasanten Auf und Ab beim ,Karussell am Rheinufer® (1924) wird
man sich nicht so schnell sattsehen. Rein ,sachlich” gerierte
er sich sowieso nicht, immer behielt er lyrische Momente bei.
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Das Exponat mit dem grofBten Volumen 1ist 1indes
kunsthandwerklicher Art: Ab 1925 schuf Helmuth Macke jenes
apart blau grundierte und symboltrachtig bemalte Schlafzimmer-
Ensemble (Bett, Kommode, Nachttisch, Spiegel, Schreibtisch und
Stuhle), das sich heute im Besitz eines Kunsthandlers befindet
und — wie man geruchteweise hort — fur etwa 150.000 Euro auf
den Markt kommen soll.

Ein Schlafzimmer fiir Dortmund?

Gelinde Uberraschung: Indirekt hat dieses Schlafzimmer mit
Dortmund und dem Museum Ostwall zu tun. Entstanden ist es
namlich fur den Sommersitz des Maschinenfabrikanten Karl
Groppel am Chiemsee. Groppel sammelte seinerzeit Kunstwerke
der Avantgarde — und 1957 kaufte just das Ostwall-Museum das
bedeutende Konvolut von rund 200 Werken an. Die Kollektion
bildet den Kernbestand des Dortmunder Hauses.

Helmuth Macke: ,Blaues
Zimmer" (achtteiliges
Schlafzimmer-Ensemble), fur
das sich im Hintergrund auch
ein TV-Kameramann
interessiert. (Artax
Kunsthandel KG) (Foto: Bernd
Berke)

Burkhard Leismann halt dafur, dass das von Helmuth Macke fur
Groppel geschaffene Mobiliar ein idealer Zukauf fir Dortmund
ware. Erganzend ware anzumerken, dass es nicht nur zum Geist
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des Ostwall-Museums, sondern wahrscheinlich auch gut zu den
Sammelschwerpunkten des Dortmunder Museums fur Kunst und
Kulturgeschichte sich fugen wirde. Fein. Jetzt musste nur noch
jemand den Dortmundern mal eben 150.000 Euro plus minus X
anreichen..

Ratselhafter Tod im Bodensee

Zuruck zu Helmuth Macke, dessen Tod bis heute ratselhaft
anmutet. 1933 war er an den Bodensee gezogen. Der ohnehin zu
Depressionen neigende Kunstler litt am Unwesen der NS-Zeit und
sah sich in die innere Emigration gedrangt.

Das eigentlich so idyllische Bodensee-Gemalde , Segelboot und
badende Frauen® (1933/36) wirkt unversehens wie ein Menetekel,
wenn man dies weils: Am 8. September 1936 ging Helmuth Macke
mit einem Freund auf Segeltdorn uUber den — je nach Wetterlage —
manchmal aulerst tuckischen Bodensee. Als ein Gewitter aufkam,
kenterte das Boot. Der Freund konnte sich mit knapper Not
retten, der gelbte Schwimmer Macke nicht. Die naheren Umstande
sind nie hinreichend geklart worden. Es hort sich fast an wie
ein Stoff fur Martin Walser. Man konnte Uber einen kaschierten
Freitod spekulieren. Man kann es aber auch bleiben lassen.

Helmuth Macke. Im Dialog mit seinen expressionistischen
Kiinstlerfreunden. 19. Februar bis 1. Mai 2017. Kunstmuseum
Ahlen, Museumsplatz 1/WeststrafBe 98, 59227 Ahlen/Westfalen.
Geoffnet Mi-Fr 14-18, Sa/So/Feiertage 11-18 Uhr, Mo/Di
geschlossen. Tageskarte 8 Euro, ermafigt 4 Euro. Katalogbuch
24,80 Euro.

www . kunstmuseum-ahlen.de
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Buchtipps zum Fest: Peter
Rihmkorf, Christa Wolf,
Wembley-Tor, Krimi und
Architektur

geschrieben von Bernd Berke | 24. Oktober 2024

Ist da drauBBen noch jemand auf der Suche nach
Weihnachtsgeschenken in Buchform? Hier ein paar empfehlende
Hinweise in verschiedenen Geschmacksnoten:

Zunachst die so genannte Hochliteratur, wie es sich
konservativ-feuilletonistisch gehort:

Samtliche
Gedichte

Rilhmkorfs funkelnde Lyrik

Das ist wahrlich kein Geheimnis mehr: Der 1929 in Dortmund
geborene, spater freilich aus hanseatischer Uberzeugung in
Hamburg ansassige Peter Ruhmkorf gehort zu den wichtigsten
Lyrikern der bundesdeutschen Nachkriegszeit. Insofern ist eine
Gesamtausgabe seiner Gedichte ein besonderes, vielfach
funkelndes Juwel der Sprachkunst. Ruhmkorfs Tod im Jahr 2008
bedeutet einen immensen Verlust fur die Literatur, der immer
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noch schmerzt.

Er war (ahnlich wie der mit ihm befreundete Robert Gernhardt)
einer, der die Uberlieferung von Reim und Metrik wach und
lebendig gehalten hat — und er hat die althergebrachten Formen
mit neuen Inhalten reich gefullt. Im souveranen Spiel mit
gebundenen und freien Versen kommt ihm im hiesigen Sprachraum
wohl keiner aus seiner Generation gleich.

Die von Bernd Rauschenbach sorgfaltig edierte Ausgabe
,Samtliche Gedichte” enthalt alle Lyrikbande von 1956 bis 2008
und (in Auswahl) ganz frihe Schépfungen, die ab 1947 im
Selbstverlag erschienen sind.

Dies ist ein Buch, das einen Ehrenplatz im Regal verdient und
das man als Vademecum stets griffbereit halten sollte. Hier
wird ein wesentlicher Teil des Lebenswerks ausgebreitet; hier
kann man Sprachfeinheiten geradezu genieferisch schlurfen und
wird uberdies noch mit luziden Erkenntnissen belohnt. Ruhmkorf
hat ja nicht nur die ewigen Themen Liebe und Tod bedichtet,
sondern war auch ein eminent politischer Kopf mit 1links
gescharften Sinnen. Legendar wurde diese lyrische Essenz:
,Bleib erschutterbar — und widersteh.“

FiUr den unverwechselbaren Klang (in Ruhmkorfscher Diktion
,einmalig / wie wir alle!”), in dem auch Alltagssprache
aufgehoben ist, nur mal ein Beispiel, das Riuhmkorf selbst als
Bagatelle bezeichnet hat:

Abschiede, leicht gemacht

Denen, die vor Gier nach Ewigkeit entbrennen,
geb ich mich geniert
als sterblich zu erkennen.

Lieber als verhaunen Ballen nachzusinnen,
zieh ich vor,
nochmal von vorne zu beginnen.



Allerdings, statt bieder vor mich hinzuwerkeln,
scheint mir lustiger,
freischaffend loszuferkeln.

Dies als Kunstgesetz gesamt gesehen:
Ein Gedicht, das auf sich halt,
das laBt sich gehen.

Und je tiefer ich empfinde, um so seichter
schmiere ich mich aus,
dann fallt der Abschied leichter.

Da haben wir es also mal wieder: das Leichte, das so schwer zu
machen ist. In der Nachfolge von Heine, Benn und Ringelnatz
(unter anderen) hat Ruhmkorf beileibe nicht nur hoheren Jux
getrieben, sondern auch die Verganglichkeit besungen wie nur
je einer seit barocken Zeiten. Doch auch die Fahrnisse
zwischen Geilheit wund Vogeln wusste er 1in spruhend
wohlgesetzte Worte zu fassen. Der Mann, der sich zuweilen als
(erotischer) Filou gefiel, war intellektuell ein Ausbund an
Unbestechlichkeit. An seinem lyrischen Zuspruch konnte und
kann man sich nicht nur ergotzen, sondern aufrichten.

Noch ein Zitat, ein vermeintlich unscheinbares, das aber zu
denken gibt. Aus dem Gedicht ,,Zum Jahreswechsel”:

Diese Welt kann doch nicht so gemeint sein
Wie sie aussieht, oder?

Peter Riihmkorf: ,Samtliche Gedichte”“ (Hrsg.: Bernd
Rauschenbach). Rowohlt Verlag. 621 Seiten. 39,95 €
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Briefe von Christa Wolf

Nun zu einer literarischen Protagonistin, ja Reprasentantin
aus dem oOstlichen Teil Deutschlands, die im selben Jahr
geboren wurde wie Ruhmkorf: Christa Wolf (1929-2011), Autorin
von Buchern wie ,Kindheitsmuster®, ,Der geteilte Himmel",
»Nachdenken Uuber Christa T.“, ,Kassandra“, ,Kein Ort.
Nirgends“ und ,Storfall”, hat auch umfangreiche Konvolute von
Briefen hinterlassen, um die es hier geht.

Insgesamt enthalt die vorliegende Auswahl der ,Briefe
1952-2011“ genau 483 Schriftstlicke, die sich an rund 300
Adressaten richten. Abgedruckt sind nur die Briefe von Christa
Wolf, nicht aber die Schreiben ihrer Briefpartner. So wirkt
das Ganze gelegentlich etwas monologisch, man muss sich
einiges hinzu denken. Immerhin sind rund 90 Prozent der
abgedruckten Briefe bislang noch nicht veroffentlicht worden.
Auch das gibt dieser Sammlung, bei aller wohlweislichen
Beschrankung im Einzelnen, einiges Gewicht.

Der Obertitel lautet ,Man steht sehr bequem zwischen allen
Fronten” und konnte als Zitat auch etwas sarkastisch gemeint
sein. Denn gar so bequem kann es nicht immer gewesen sein fur
Christa Wolf. Vielfach ereilte sie der Vorwurf, dem SED-Staat
doch etwas zu sehr auf den Leim gegangen zu sein.
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Uber sehr lange Zeit hinweg ist sie zumindest von naiver
Gutglaubigkeit gewesen. Spatestens im Gefolge der Biermann-
Ausbirgerung aus der DDR (1976) hat auch sie Farbe bekannt.
Freilich hielt sie damals immer noch Erich Honecker fur eine
ansprechbare Instanz: ,Sehr geehrter Genosse” lautete ihre
Anrede, und sie bat ihn brieflich darum, inhaftierte Autoren
zu begnadigen. Hat sie damit das Menschenmdégliche versucht,
oder hat sie gar zu sehr laviert? Daruber konnte man noch
heute 1lange streiten. Doch allmahlich verblassen die
Meinungskampfe jener Tage.

In der ausgewahlten Korrespondenz (insgesamt hat Christa Wolf
wohl um die 15.000 Briefe verfasst) tauscht sie sich nicht nur
mit Schriftstellern (u. a. Grass, Frisch, Sarah Kirsch, mit
der sie sich spater heillos Uberworfen hat) aus, sondern auch
mit ,ganz normalen“ Lesern. Dafur hat sie viel Geduld
aufgebracht. Nur ganz selten wurde sie zornig, so etwa, als
sie den Schulerinnen eines Deutsch-Leistungskurses barsch
deren absolute Unkenntnis ihres Werkes vorwarf und sich Uuber
,absurde” und ,verletzende” Fragen beschwerte. Wie gesagt, das
war eine Ausnahme.

Man muss wissen, dass Christa Wolf wegen der Stasi-Briefzensur
haufig nicht offen schreiben konnte, sondern ihre Botschaften
und Anliegen allenfalls sprachlich verschlusselt uUbermitteln
konnte, was der verbalen Kunstfertigkeit mitunter zutraglich
war. Besonders ehrlich klingen manche der Briefe, die sie
seinerzeit nicht abgeschickt hat, die aber erhalten geblieben
sind. Dass Wolfs Werke und Briefe zudem von grundsatzlicher
Sprachskepsis durchzogen sind, lasst dieses Zitat aus
,Nachdenken uber Christa T.“ ahnen: ,Wie man es erzahlen kann,
so ist es nicht gewesen®.

Christa Wolf: ,,Man steht sehr bequem zwischen allen Fronten -
Briefe 1952-2011“. Suhrkamp Verlag. 1040 Seiten, 38 €




WEMBLEY 1966

Cor Mymiea in Mareres

i

Ein einziges Tor

Dass uber eine Mannschaft oder ein Turnier ganze Bilcher
entstehen, mag angehen. Aber Uber ein einziges Tor?

Ganz klar, es gibt aus deutscher Sicht nur einen Treffer, der
buchfillend ist: das wohl fur alle Ewigkeiten umstrittene 3:2
beim Endspiel der FuBball-WM 1966. Bekanntlich wurde das Tor
fur England gegeben, obwohl der Latten-Abpraller mutmallich
vor der Linie aufschlug. So jedenfalls die deutsche Lesart.

Dass man diesen fuBballhistorischen Moment in tausend Facetten
ausbreiten und anreichern kann, beweist Manuel Neukirchner,
Chef des Deutschen Fullballmuseums in Dortmund, mit dem Band
,Wembley 1966“, der vor allem von der vielfaltigen und
grolBzugigen Bebilderung lebt.

Das 50 Jahre zuruck liegende Ereignis spiegelt naturlich auch
langst den damaligen Zeitgeist wider, so dass das Match uber
das rein FuBballerische hinaus interessant ist. Also war es
auch dem Deutschen FuBballmuseum eine Sonderausstellung wert.
Hier haben wir das Begleitbuch dazu.

Wie simpel die Sache damals im Grunde gewesen ist, formuliert
treffsicher der damals beteiligte (und vom 4:2-Endergebnis fur
England tief enttauschte) Mittelsturmer Uwe Seeler im
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Interview fur den vorliegenden Band: ,Fir die Englander war er
drin, fur uns Deutsche nicht. So einfach ist das.”“

Man darf erganzen: einfach kompliziert. So, dass man ganze
Biucher daruber machen kann.. Und somit hatten wir auch ein
passendes Geschenk fur altgediente FuBballfans.

Manuel Neukirchner: ,Wembley 1966. Der Mythos 1in
Momentaufnahmen”. Deutsches FuBballmuseum, Dortmund/Klartext
Verlag, Essen. 160 Seiten, groRformatiger Bildband (Broschur)
mit zahlreichen Abbildungen (Farbe und schwarzweiB). 14,95
Euro.

Lucie Flebbe
Am Boden

[t

Ruhrgebietskrimi

Wer fur Ruhrgebietskrimis zu haben ist, freut sich vielleicht
Uber dieses etwas kleinere Geschenk: , Am Boden“ von Lucie
Flebbe dreht sich zunachst u.a. um den riskanten Kletter-
Trendsport , Roofing“.

Ein Student wird verdachtigt, einem Freund bei einer
Klettertour einen StoB versetzt zu haben — mit tddlichen
Folgen. Lucie Flebbes schon mehrfach erprobte Privatdetektivin
Lila Ziegler und ihr Partner Ben Danner wollen den Fall


http://www.revierpassagen.de/38998/buchtipps-zum-fest-peter-ruehmkorf-christa-wolf-wembley-tor-krimi-und-architektur/20161130_1656/475_flebbe_boden_rgb_743b567328_4f0e028d0d

aufklaren — ein Unterfangen mit ungeahnten Weiterungen.
Alsbald geht es auch um hausliche Gewalt (Lila zeigt ihren
eigenen Vater an), und schlieBlich kommt es zu einem
spektakularen Showdown im Bochumer Opel-Werk. Merke abermals:
Aufgegebene Industrie-Standorte des Reviers (vgl. auch Phoenix
West und ahnliche Locations in Dortmunder ,Tatort“-Folgen)
eignen sich oft bestens als Krimischauplatze.

Lucie Flebbe: , Am Boden”. Kriminalroman. Grafit Verlag,
Dortmund. Paperback, 251 Seiten, 11 Euro (als E-Book 9,99 €)

FRAGMENTS OF
HMETROPOLIS
RHEIM & RUHR

Architektur der Region

So. Und nun hatten wir noch etwas fur die an Kunst und
Architektur Interessierten.

Christoph Rauhut und Niels Lehmann stemmen ein wahrhaft
ambitioniertes Projekt. Seit einigen Jahren widmen sie sich
eingehend der Architektur des Expressionismus, ein Band uber
herausragende Beispiele in Berlin und Brandenburg hatte den
Anfang einer grolS angelegten Reihe gemacht. Jetzt liegt ein
weiterer Band vor, der sich den einschlagigen Baubestanden an
Rhein und Ruhr zuwendet.
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Zur ersten Orientierung schaue man am besten gleich ganz
hinten nach, namlich im reichhaltigen Gebauderegister, das
nicht nur Geschafts-, BuUro und Industriebauten auflistet,
sondern auch o0ffentliche Gebaude, Sakralbauten und Wohnhauser.

Auch wenn so vieles im Krieg zerstort worden ist, so gibt es
doch auch in NRW noch eine imponierende Fulle von oftmals
monumentaler expressionistischer Architektur (manches freilich
nur noch in fragmentarischer Form), wobei gerade im Ruhrgebiet
jede Stadt ihr eigenes Profil ausgebildet hat.

Die Textbeitrage in diesem Band (jeweils auf Deutsch und
Englisch) sind sehr uberschaubar, es handelt sich zwar um ein
Ergebnis, nicht aber um die Wiedergabe einer fundierten
wissenschaftlichen Aufarbeitung. Den weit uUberwiegenden Teil
des Buches machen Fotografien und Lageplane aus. Das darf
sicherlich auch als Ermunterung verstanden werden, sich das
eine oder andere der insgesamt 155 Gebaude einmal selbst
anzusehen.

Um nicht ins Uferlose zu geraten, hier nur ganz wenige
Beispiele aus dem Ruhrgebiet: Bogestra-Verwaltung (Bochum),
Hans-Sachs-Haus (Gelsenkirchen), Union-Brauerei/Dortmunder
»U“, Hauptpost (Essen), Polizeiprasidium (Oberhausen),
Volkshochschule (Gladbeck), Gebaudeensemble Hauptfriedhof
(Dortmund) .

Im Vorwort heillt es, die vorgestellten Bauten (vorwiegend aus
den 1920er Jahren) lieBen samt und sonders kinstlerischen
Gestaltungswillen erkennen und stunden einer auch damals schon
drohenden Banalisierung des Metiers entgegen. Und wie sieht’s
damit heute aus? Eine Frage, bei der man unwillkirlich seufzt.

Christoph Rauhut/Niels Lehmann: ,Fragments of Metropolis -
Rhein & Ruhr. Das expressionistische Erbe”. Hirmer Verlag. 256
Seiten (Format 15,5 x 24,5 cm). 156 Farbabbildungen, 30 Plane
und Karten. 29,90 Euro.



Maler zwischen den Epochen -
Conrad Felixmuller 1in Haus
Opherdicke

geschrieben von Rolf Pfeiffer | 24. Oktober 2024

Conrad
Felixmuller im
Selbstbildnis
von 1954
(Foto: Kreis
Unna)

Suchte man nach einem Wort, das kennzeichnend ware fiir den
Maler Conrad Felixmiiller, so ware es vielleicht das Wort
ndazwischen”. Conrad Felixmiiller, der eigentlich Konrad Felix
Miller hieB und den Felix seinem Nachnamen zuschlug, um sich
von den anderen Miillers dieser Welt zu unterscheiden, lebte
und wirkte zwischen Epochen.

Geboren 1897, arbeitete er als junger, hoch begabter und fruh
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geforderter Kiunstler im modernsten Stil seiner Zeit, dem
Expressionismus. Er sah seine Arbeit politisch, wurde fruh
KPD-Mitglied. 1920, mit gerade einmal 23 Jahren, erhielt er
den sachsischen Staatspreis und hatte fur zwei Jahre nach
Italien in die Villa Massimo ziehen konnen. Doch statt dessen
ging er als Kunststipendiat ins Ruhrgebiet, brachte im harten
SchwarzweiR der Tuschezeichnung, der Radierung oder des
Holzschnitts Arbeits- und Streikszenen auf das Papier, deren
ungeschonte Wirklichkeit sich trotz expressiven Umgangs mit
Perspektiven und Dimensionen auch heute noch augenblicklich
erschlieft.

Fabrikarbeiter
(Arbeitsinvalide)
, 1921,
Holzschnitt auf
Butten, Sammlung
Wilke (Foto:
Kreis Unna)

Klassenkampfer

Der Kinstler als Klassenkampfer — bis etwa 1925. Da wandte er
sich abrupt vom Expressionismus ab und pflegte furderhin
weitgehend die Malweise der Neuen Sachlichkeit, die nur sehr
gedampft noch stilistische Anleihen beim Expressionismus nahm.
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Felixmuller wurde das Gluck zuteil, nicht schon im Ersten
Weltkrieg zu fallen und fast 80 Jahre alt zu werden.
Wenngleich er, dessen Kunst die Nazis als entartet
gebrandmarkt hatten, ab 1949 Kunstprofessor in Halle war, wird
er die neuen Stromungen in Westdeutschland registriert haben,
den Abstrakten Expressionismus, das Informel, Zero und was es
sonst noch so gab.

Volkswagen im Holzschnitt

Er muB auch die Pop-Art wahrgenommen haben, die in seinem
Todesjahr 1977 ihren HOhepunkt auch 1in Europa schon
uberschritten hatte. Doch nichts davon schlagt sich 1in
Felixmullers Schaffen nieder. Im Gegenteil ist es geradezu
frappierend, wie der gereifte Kinstler, seinen Stilmitteln
treu bleibend und kompositorisch noch souveraner als in fruhen
Jahren, sich wiederum dem Ruhrgebiet zuwendet. Sein spater
Blick auf die Verhaltnisse ist, zu Recht vielleicht, milder
geworden. Den Schichtwechsel auf der Zeche sieht er nun vom
Parkplatz aus — was, kleine Bemerkung am Rande, dem VW-Kafer
dazu verholfen hat, im Oeuvre Conrad Felixmillers prasent zu
sein (,Schichtwechsel auf Zeche ,General Blumenthal’
(Recklinghausen)“, Holzschnitt, 1974).

Dieses Bild =ziert
auch die Titelseite
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des Katalogs:
Bildnis Londa im
blauen Samtkleid
(Ausschnitt), 1927,
0l auf Leinwand
(Foto: Kreis Unna)

Abschiedsgeschenk

In Haus Opherdicke, das dem Kreis Unna gehort und sich
vorzuglich fur die Prasentation kleiner und mittlerer
Bildformate eignet, sind nun rund 100 Arbeiten des Kinstlers
zu sehen. Thomas Hengstenberg und Sigrid Zielke-Hengstenberg,
Leiter bzw. Kulturreferentin des Fachbereichs Kultur, haben
die Ausstellung zusammengetragen und realisiert, und
unhoflicherweise, wie es vielleicht scheinen mag, wurde hier
der Herr zuerst genannt, weil Thomas Hengstenberg mit dieser
Bilderschau in den Ruhestand geht. Er hat sich also, wie man
in solchen Fallen zu sagen pflegt, mit Felixmiuller selbst ein
schénes Abschiedsgeschenk gemacht. Und dem Publikum
selbstverstandlich auch.

Der Drucker

Und naturlich ware diese Ausstellung ohne viel Kontaktpflege
und Netzwerkerei in den vergangenen (Dienst-) Jahren nicht
moglich gewesen. Wiederum steuert der Sammler Frank Brabant
einige Werke bei, und ein GroBteil der ausgestellten
Druckgraphik stammt aus der Sammlung Wilke. Hans-Jurgen Wilke
war in Berlin Felixmullers Drucker, und die Holzschnitte und
Radierungen, die er als Auflagenwerke druckte, hat er auch
gesammelt. Die beiden schatzten sich, und sie mochten sich
wohl auch, denn 1976 hat Felixmuller den Drucker und seine
Frau Dagmar gemalt, in Farbe, 0l auf Leinwand. Weitere
Leihgaben kamen aus der Sammlung Bunte, vom P.A.Bockstiegel
Freundeskreis und aus dem Von der Heydt-Museum Wuppertal.



Friuhlingsabend in Klotzsche,
1926, Ol auf Leinwand,
Sammlung Brabant (Foto:
Kreis Unna)

Perfekt und gesittet

Es gibt kaum einen Kunstler vom Rang Felixmullers, der in den
70er Jahren des 20. Jahrhunderts noch — wund 1in
fortgeschrittenem Alter zudem — so intensiv die anstrengende
Kunst des Holzschnitts pflegte. Und wenn man Kkein
ausgewiesener Felixmiller-Experte ist, gibt erst der Blick auf
die Bildunterschrift AufschluB uUber die Entstehungszeit, so
homogen wirkt das Werk.

In der Landschaft und in Stadtansichten aquarellierte er
einige Male meisterlich, doch vorzugsweise malte er in 01, vor
allem Portraits. Auch die Familie — die Sdhne Luca und Titus,
Gattin Londa — mullten immer wieder einmal auf die Leinwand,
auf der es gut burgerlich zugeht, zuchtig und gesittet,
manchmal fast ein biBchen langweilig.

Von der expressiven Wucht der fruhen Jahre jedoch, von der
etwa die Holzschnitte von Max Liebermann und Christian Rohlfs
noch kunden und die der Katalog auf einer Doppelseite
nebeneinander stellt, ist spaterhin nichts mehr zu splren.
Moglicherweise war die Zeit fur diese Kunst vorbei, jedenfalls
in den Augen Conrad Felixmullers.
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» Conrad Felixmiiller
= 25. September 2016 bis 26. Februar 2017

= Haus Opherdicke, DorfstraBe 29, Holzwickede
= Di-So 10.30 — 17.30 Uhr

- Eintritt 4,00 €, Katalog 26,00 €

= www.kreis-unna.de, www.kulturkreis-unna.de

,Menschheitsdammerung” - die
Bochumer Symphoniker erinnern
vielfaltig an 1914

geschrieben von Martin Schrahn | 24. Oktober 2024

Georg Heym gilt als
Begrunder der fruhen
expressionistischen
Lyrik. 1911
verfasste er die
wichtigen

Gedichtsammlungen
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,Die Stadt” und ,Der
Krieg“.

1914 - Das Gedenken an einen der markantesten Punkte der
deutschen/europaischen Geschichte, von manchen als Ur-
Katastrophe des Kontinents bezeichnet, ist vielfaltig. Das
Jahr, in dem der 1. Weltkrieg ausbrach, und heuer ein
Zentenarium zuriickliegt, haben Historiker und andere
Gelsteswissenschaftler zum Anlass genommen, um in Buchform
erneut auf die Ereignisse zu blicken — sei es in Form einer
Gesamtschau oder in der Fokussierung auf Einzelaspekte.
Zahlreiche Museen, auch und besonders in Nordrhein-Westfalen,
wollen das Interesse ebenfalls wecken — mit zahlreichen
Dokumenten oder Zeugnissen der Kunst jener Zeit.

Vom Allgemeinen zum Besonderen: Die Bochumer Symphoniker haben
einen Reigen namens ,Endspiel” aufgelegt - Konzerte,
Musiktheatralisches, Lesungen und ausgewahlte
Bildbetrachtungen (in Kooperation mit dem Museum Bochum)
sollen nicht zuletzt auf die Verflechtung der Kinste in der
Vorkriegszeit hinweisen. Das Schlusselwort ist der
Expressionismus, der in der Literatur die Einsamkeit des
Menschen 1im Moloch GroBRstadt anprangert, dann wieder
jubilierend vom Aufbruch in bessere Zeiten schwarmt, oder in
aller Dusternis die Schrecken des ,grollen Krieges” vorausahnt.
In der Musik wiederum entsteht eine Gegenbewegung zu Romantik
und Impressionismus — Arnold Schonberg und die ,2. Wiener
Schule” ldsten sich von alten tonalen Strukturen, beschworen
den Ausdruck als wirkmachtigstes Merkmal einer Komposition.

Exemplarisch blicken die Bochumer Symphoniker in einer
gesonderten, vierteiligen Reihe auf dieses Wechselspiel von
Dichtung (Textauswahl: Werner Streletz) und Musik . Der Titel
+Menschheitsdammerung“ verweist auf das Endzeitdenken vieler
Autoren jener Jahre, und der erste Abend, ,Verfall und
Aufbruch” dberschrieben, zeugt von Ambivalenz: hier die
Hoffnung auf neue Ufer, dort Resignation bis hin zur



Todessehnsucht. Veronika Nickl und Martin Bretschneider vom
Bochumer Schauspiel lesen die Lyrik von Georg Trakl, August
Stramm, Ernst Wilhelm Lotz oder Georg Heym eindringlich, ohne
ins falsche Pathos zu verfallen. Und wenn Lotz’' Gedicht
»Aufbruch der Jugend” in flammenden Worten vom Wegfegen der
Alten, von leuchtenden neuen Welten spricht, und Martin
Bretschneider dann fast nuchtern feststellt, Lotz sei im Alter
von 24 Jahren in den Schutzengraben des 1. Weltkriegs
umgekommen, dann wird die grausige Tragik jener Zeit
beklemmend greifbar.

Gelesen und musiziert - es spielt das heimische
Streichquartett ,Bermuda4” — wird im Bochumer Wassersaal. Gut
160 Menschen horen zu. Der Raum, mit seinen halbrunden Bogen
wie ein Gewolbe wirkend, weist erstaunliche akustische
Qualitat auf. Das Quartett — mit Raphael Christ und Katrin
Spodzieja (1./2. Violine), Marko Genero (Bratsche) und
Wolfgang Sellner (Cello) - klingt noch in den zartesten
Strukturen von Anton Weberns Bagatellen op. 9 sehr prasent.
Die aphoristische, spieltechnisch komplexe, fragile Musik des
Schonberg-Schilers ist in ihrem Wechsel zwischen Aufbaumen und
Ersterben sinnfallige Erganzung zur expressionistischen Lyrik.

Fruhe Werke Weberns wiederum — ,Langsamer Satz“ (1905) und
Rondo (1906) — verweist in ihrem dunklen, elegischen Tonfall
sogar noch auf Johannes Brahms. Es 1ist deshalb nur
folgerichtig, dass ,Bermudad4“ zum Ausklang dessen 2. Quartett
spielt. Mit eindringlicher, teils grolBer Geste wird die
bisweilen fiebrige Musik interpretiert, so ernst und kernig
wie strahlend, wenn auch mit wenigen Problemen in der
Tongebung.

Die weiteren Termine der Reihe ,Menschheitsdammerung” sind der
11. und 25. Mai sowie der 22. Juni (Beginn jeweils 19 Uhr).



Museum Folkwang: Bis zum
Rausch 1in Farben schwelgen

geschrieben von Bernd Berke | 24. Oktober 2024

Von Zeit zu Zeit schwingt sich das Essener Museum Folkwang
immer mal wieder auf, mit kraftiger Sponsorenhilfe die
Spitzenposition im Ruhrgebiet zu behaupten. Das geht schon
seit Jahrzehnten so. Diesmal heiBt das Ereignis (eigentlich
wenig originell) ,,Im Farbenrausch*.

So oder ahnlich tauft man eben jene popularen Ausstellungen,
deren Macher mit Besucherzahlen weit oberhalb der 100 000
kalkulieren konnen. Sei’s drum. Dass sich die Farbe irgendwann
vom umrissenen Gegenstand gelost hat und vorwiegend
Stimmungstrager wurde, gehort zum bildnerischen Basiswissen.
Hier kann man’s vielfach sinnlich nachvollziehen und dabei ins
Schwarmen geraten.

Davon abgesehen, eroffnet sich immerhin die Chance, Teile des
Essener Eigenbesitzes im ungewohnten Kontext neu zu bewerten.
Denn 24 von 153 Exponaten gehoren zum Essener Fundus. Die
Schau, die sich im Kern auf die Jahre 1905 bis 1911
beschrankt, ist also sozusagen in den Bestanden verankert.
Deren Anfangsgrinde gehen bekanntlich auf den Hagener Mazen
Karl Ernst Osthaus zuruck, der sehr vorausschauend Arbeiten
seiner Zeitgenossen gesammelt hat und dessen Kunstschatze 1922
nach Essen wanderten.
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Henri Matisse: "Les toits de
Collioure / Die Dacher von
Collioure", 1905 (Staatliche
Eremitage, St. Petersburg /
© Succession H. Matisse / VG
Bild-Kunst, Bonn 2012 / ©
Foto: Staatliche Eremitage,
Vladimir Terebenin, Leonard
Kheifets, Yuri Molodkovets)

Der Untertitel 1lautet ,Munch, Matisse und die
Expressionisten”, es werden also zwel geniale Anreger
namentlich genannt. Etwas wolkig sprechen die Kuratoren
(Sandra Gianfreda, Mario-Andreas von Luttichau) von geistiger
Verwandtschaft wund daraus entspringender subjektiver
Empfindung, welche die Bildsprache(n) gepragt hatten.

Punktuell oder auch streckenweise gibt es tatsachlich
frappierende Anklange. Marianne von Werefkin hat mit ,Die
Landstrale” (1907) ganz offenkundig Munch nachgeeifert.
Heckels ,Die Elbe bei Dresden” scheint aus dem Geiste Van
Goghs zu flielBen, Pechsteins ,Seine-Bricke” sich den Anstdlien
der Fauves zu verdanken. Uberhaupt hat besonders Pechstein
hier einige grandiose Auftritte, etwa mit ,Sitzendes Madchen“
oder ,Liegendes Madchen”, beide von 1910.
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Edvard Munch:
"Sitzender Akt auf dem
Bett", 1902
(Staatsgalerie
Stuttgart / © The Munch
Museum / The Munch
Ellingsen Group / VG
Bild-Kunst, Bonn 2012 /
© Foto: Staatsgalerie
Stuttgart)

Doch vielfach kann man auch und gerade die Unterschiede
besichtigen. Vor allem Munch hebt sich von allen anderen
deutlich ab. Zwar wird das eine oder andere seiner Sujets etwa
von deutschen Expressionisten aufgegriffen, doch Bildsprache
und Atmosphare sind unvergleichlich.

Eine finanziell derart gut gepolsterte, eher auftrumpfende und
prunkende als feinjustierte und konzentrierte Ausstellung (der
RWE-Konzern tritt als Sponsor an) wartet selbstverstandlich
mit vielen Beruhmtheiten, etlichen Schauwerten und strahlender
Schonheit auf. Etwas name dropping, beinahe schon lexikalisch:
Munch, Matisse, Van Gogh, Gauguin, Cézanne, Derain, Signac, de
Vlaminck, Braque, Kandinsky, Jawlensky. Dazu deutsche Kinstler
wie Kirchner, Pechstein, Heckel, Schmidt-Rottluff, Marc,
Nolde, Munter. Wenn das nichts 1ist..
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Ernst Ludwig Kirchner:
“"Madchen unter
Japanschirm", um 1909
(Kunstsammlung NRW,
Dusseldorf / © Foto:
Walter Klein, Dusseldorf)

Allein was hier an Aktbildern, Badenden, Damen mit Hut oder
auch an Fluss- und Bootsbildern zusammengetragen wurde, notigt
Bewunderung ab. Die Schar der hochmogenden Leihgeber reicht
bis Canberra (Australien), auch gibt es noch nie oO0ffentlich
gezeigte Raritaten aus Privatbesitz zu sehen, so etwa
Kirchners ,Torhaus* (1910).

Die Hangung folgt mal chronologischen, mal thematischen oder
auch biographischen Ansatzen. In verschiedenen Grautonen
gehaltene Sale, teils schwelgend und nicht allzu trennscharf
benannt (,Aufbruch zur Farbe”, ,0rgie der reinen Farbtone“,
,Die Suche nach dem Bestandigen”, ,Streben nach kiunstlerischer
Synthese”), blindeln, gliedern oder verstreuen die Werke. Da
wird unterwegs zwischen erlebtem und ersehntem Arkadien
unterschieden, als ergabe das auf dem Felde der Kunst einen
Sinn. In einem finalen Bereich werden kurzerhand Stillleben
und Figurenportrats miteinander prasentiert, als hatten sie
sonst nirgendwo mehr Platz gefunden.
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Erich Heckel: "Badende am
Waldteich", 1910 (Museum
Folkwang, Essen,
Dauerleihgabe aus

Privatbesitz, seit 2005 (©
Nachlass Erich Heckel,
Hemmenhofen / © Foto: Museum
Folkwang)

Naturlich haben sich GroBen wie Matisse, Munch und andere
damals weithin ausgewirkt. Wer sie Uberhaupt nicht rezipiert
hatte, waére ein Ignorant gewesen. Ubrigens konnen die ,jungen
Wilden” des deutschen Expressionismus im internationalen
Vergleich recht gut bestehen, sie haben das Spektrum des
Kontinents bereichert, wenn auch nicht so grundlegend wie die
Franzosen.

Beim Rundgang wird man auch finden, wie sehr sich nordliches
vom siudlichen Licht abhebt und die Bilder der Deutschen
mitbestimmt. Ein banaler, jedoch oft unabweislicher Befund.
Hin und wieder wird man gar versucht sein, die in Deutschland
vorherrschende Malweise ,kantiger” und weniger flieBend zu
finden, womit man bei Uralt-Klischees angelangt ware. Vorsicht
also mit vorschnellen Schliussen. Lieber den prachtigen
Parcours noch einmal absolvieren, den Katalog studieren und
jeden Kunstler, jedes Bild auch fur sich selbst gelten lassen.
Um das Einzigartige zu bewahren, was beim Vergleichen zu
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entgleiten droht.

Ma x Pechstein:
"Flusslandschaft", um 1907
(Museum Folkwang, Essen / ©
2012 Pechstein,
Hamburg/Tokendorf / © Foto:
Museum Folkwang)

»Im Farbenrausch”“ Munch, Matisse und die Expressionisten.
Museum Folkwang, Essen, Museumsplatz 1. Bis 13. Januar 2013.
Geoffnet Di-So 10-20, Fr 10-22.30 Uhr, Mo geschlossen.
Eintritt 12 (ermaBigt 7) Euro, Katalog 35 Euro.

Internet:
http://www.museum-folkwang.de
http://www.folkwang-im-farbenrausch.de

P. S.: Wer der klassischen Moderne noch mehr auf den Grund
gehen will, reist weiter nach Koln und besucht im Wallraf-
Richartz-Museum die Ausstellung ,Mission Moderne. Die
Jahrhundertschau des Sonderbundes” (bis 30. Dezember 2012),
Katalog 39,90 Euro.
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Klangwuchtiger Wahn - Die
Rheinoper zeigt ,Elektra”“ als
stetes seelisches Dahinwelken

geschrieben von Martin Schrahn | 24. Oktober 2024

Elektra, das Racheweib
(Linda Watson), die Axt
umschlingend. Foto: Matthias
Jung

Plotzlich geht ein Ruck durch die Reihen. Ein paar
Herrschaften schicken sich an, das Theater zu verlassen.
Mitten im Stiick. Ohne offensichtlichen Grund. Denn auf der
Biihne wird weder bildmachtig gefoltert, noch blutig gemordet.
Keine Orgien im Mill, keine Schandungen, nichts. Was also
geschieht hier?

Positiv betrachtet, aus der Sicht der Kunst, in diesem Falle
der Musik, spult die fantastische Kraft und Wucht der Klange,
die Wahn, Obsession und Deformation artikulieren, diese
Menschen aus dem Dusseldorfer Opernhaus. Kein Wunder, wenn
~Elektra”“ gegeben wird, Richard Strauss’ revolutionar
exzessiver Einakter mit all seinen dynamischen Extremen — hier
sensibel, aber schon bedrohlich, dort immer noch lauter,
brachialer, schockierender. Ins Negative gewendet aber heilst
dies: Wer’'s nicht aushalt, der muss fliehen. Daraus einen
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Vorwurf zu stricken, 1ist indes Unsinn. Strauss hat sich 1in
~Elektra“ einem dionysisch-pathologischen Rausch (auch der
Orchesterfarben, bis hin zum Gerausch) ergeben, der im Grunde
die Neurose auf die Buhne bringt. Kranke zu betrachten, wie
sie seelisch dahinwelken, ist nicht jedermanns Sache.

Andere mogen diesen Abend im Dusseldorfer Opernhaus als
Katharsis erkennen. Wer dieses tonende Stahlbad der Ekstasen
durchschritten hat, sieht manch Nervositaten des Alltags mit
einem milden Lacheln. Dass dies ein Werk leisten kann, das vor
immerhin mehr als 100 Jahren uraufgefuhrt wurde, ist
beachtlich. Dass Richard Strauss es mit ,Salome” und ,Elektra“
bei seinem Ausflug in den wild-wuchernden Jugendstil und den
harschen Expressionismus bewenden liefB, darf umso
bedauerlicher registriert werden.

Es ist hier nicht zuletzt deshalb soviel von der Musik die
Rede, weil die Disseldorfer Neuproduktion der ,Elektra“ ihre
nervose Spannung zuallererst aus der brodelnden Energie
gewinnt, die aus dem Orchestergraben steigt. Dann muss von
einer starken bis phanomenalen Sangerleistung die Rede sein.
Zum Schluss von einer Regie, die, wie angedeutet, keinen Grund
fur reflexhafte Flucht liefert. Die sich mitunter gar der
exaltierten Interaktion verweigert. Die andererseits ein
wuchtiges Buhnenkonstrukt gewissermalien mitsprechen 1lasst.

Grau, verwinkelt,
unheimlich: Das Haus der
Elektra. Foto: Matthias Jung
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Roland Aeschlimann hat dies in Form eines gewaltigen Hauses
erbaut und auf die Spielflache gewuchtet. Flackernde Lichter.
Fensterlose Ldcher, aus denen bisweilen Tote herausbaumeln,
graue Mauern, die das Innere weitgehend verbergen. Erst am
Ende, wenn Elektras Bruder Orest aus Rache die Mutter und
deren Liebhaber gemeuchelt hat, bekommen wir Einblick. In ein
Eingeweide, das so deformiert ist wie die Seelen der Menschen.

Elektra also, gefangen in der Beschworung ihres erschlagenen
Vaters Agamemnon und ihrer Gier nach Vergeltung. Gefesselt vom
eigenen Wahn und daraus resultierender Einsamkeit. Doch ach:
So sehr Linda Watson die Partie betorend, verstorend,
aufbegehrend singt, in leuchtenden Farben und in grolter
Kraft, so wenig korperliche Exaltation 1lasst Regisseur
Christof Nel zu. Das Racheweib wirkt kalt, mitunter wie
unbeteiligt. Selbst die groRe Mutter-Tochter-Szene, mit Renée
Morloc als Klytamnestra, die ihre Stimme bis in die
Uberzeichnung treibt, bleibt ein eher zahmes Duell.

Immerhin darf sich Morloc wie eine Besessene, von Traumen
Geplagte austoben, so wie Elektras Schwester Chrysothemis
(Morenike Fadayomi, mit einigen Problemen bei der
Stimmfokussierung), dauererregt an einem Brautklelild
herumnestelt. Pure Statik hingegen umgibt den totgeglaubten
Bruder Orest. Doch in seiner steifen Wiurde wirkt der Mann
eminent bedrohlich, weil Hans-Peter Konigs Bass noch das
grollte, starkste orchestrale Wirbeln trefflich ubertont.

So soll erneut von den Dusseldorfer Symphonikern die Rede
sein. Die Dirigent Axel Kober anfangs zugelt, um ihnen alsbald
freien Lauf zu lassen. Und die doch, trotz aller Klangwucht,
stets die Balance halten zu den Solisten, die ungemein
textverstandlich singen. Damit wird diese Rheinopernproduktion
zu einem singularen Ereignis.

Wohl dem, der bis zu den letzten brutalen Schlagen des
Orchesters ausgehalten hat. Sehr sehr schade allerdings, dass
es nur noch eine Vorstellung gibt, am 7. Oktober.



Karten unter Tel.: 0211/8925-211

www.operamrhein.de

Dustere Szenen und klare
Linie - Plakate, Fotos und
Grafiken im Museum Folkwang

geschrieben von Martin Schrahn | 24. Oktober 2024

Was will

Spartakils?
‘

Karl Jacob Hirschs
Plakat "Was will
Spartakus?" (1919).
Foto: Museum Folkwang

Kaum etwas scheint langweiliger zu betrachten, nichtssagender
in der Wirkung als Wahlplakate. Eine bunte, zumeist
familienkompatible Szenerie oder ein plumpes Symbol, garniert
mit so flotten wie hohlen Spriichen — fertig. Doch vielleicht
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ist dies nur Ausweis eines routinierten, ja ritualisierten
Politikbetriebes, trotz aller Krisen und Probleme.

Dieser Eindruck von gesitteter Normalitat verfestigt sich,
blickt man nur ein wenig zuruck. Vor 90 Jahren, also in den
Swilden” 20ern, war Wahlkampf nicht weniger als Glaubenskrieg,
schufen die Plakatmaler drastische und krasse Szenarien, 1in
denen die werbende Partei als Engel, der Gegner indes als
Killer der Menschheit dargestellt werden. Diese grob
expressionistische Bildsprache ist nun in Essens Folkwang-
Museum (kopfschuttelnd) zu bestaunen, im Rahmen einer
Ausstellung, die sich mit Plakaten, Fotos und Grafiken zumeist
der 20er Jahre auseinandersetzt. ,Unsere Zeit hat ein neues
Formgefuhl” ist der fast neutral wirkende Titel der grofien
Schau.

Die Formen waren, mit Blick auf die illustrierte politische
Propaganda, ziemlich wuchtig. Der bildmachtige Expressionismus
hielt sich nicht mit Filigranem auf. Hinzu kommt eine klare
Farbsymbolik bei zumeist disterer Grundierung. Ein Plakat mit
dem Titel ,Der rote Hammer der Vereinigten Sozialdemokratie
zerschlagt den faschistischen Drachen”, Max Schwimmer schuf es
1927, bedarf im Grunde keiner naheren Beschreibung. Die
Gegner, also die Rechten, waren in der Wahl ihrer Mittel nicht
weniger zimperlich: Bei ihnen stellt sich der Bolschewismus
als Zwergenfratze dar, mit wirrem Haar und gezucktem Dolch.
Nur gut, dass ein engelsgleiches Wesen das Volk vor diesem
Schurken beschutzt.

All dies war gewissermaBen Symbol eines brodelnden Vulkans
namens Nachkriegsdeutschland oder Weimarer Republik, wo die
politische Debatte regelmaBig in StraBenkampfen endete. Doch
ungeachtet dessen wurde getanzt, gelebt, gelacht — zumindest
von denen, die es sich leisten konnten. Und so zeigt die
Essener Schau eben auch das dekorative Plakat jener Zeit.
Prasentiert mit Walter Schnackenbergs ,Deutsches Theater -—
Vornehmstes Variété Minchens” symboltrachtig den Hang zum
Vergnugen. Ein Paar bestaunt aus der Loge heraus eine Tanzerin



— geschwungene Linien, freundlicher Blick, das Leben scheint
schon.

Andere Exponate verweisen auf den Aufstieg des Kinos. B.
Namirs Plakat zu ,Quick”, mit Lilian Harvey und Hans Albers,
wirkt fast fotorealistisch. Spater entwirft Jan Tschichold, im
Sinne von Bauhaus und Neuer Sachlichkeit hellgrundierte
Blatter mit grafischen Elementen und viel leerer Flache. Hier
offenbart sich die neue Form, die der Ausstellungstitel
vorgibt.

Anneliese Kretschmer:
Der Arbeiterdichter
Karl Holler (1931).

Von expressiver Kraft zur klaren Linie: Die Essener
Ausstellung zeigt auch in der Sparte Fotografie wirkmachtige
Beispiele. Auffallig ist, dass die Portrataufnahmen, als
messerscharfe Studien einfacher Leute, uUberwiegen. Helmar
Lerskis ,Kopfe des Alltags” (1928-1931) sind markantes
Beispiel. Leere, abgewandte oder trotzig aufbegehrende Blicke,
die Gesichter motivfullend, einzelne Partien durch wunderbares
Licht-Schatten-Spiel hervorgehoben: Lerski illustriert das
Leiden (an) der Zeit. Oder nehmen wir nur das Bild der
Dortmunder Fotografin Annelise Kretschmer, die 1931 den
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Arbeiterdichter Karl HOller ablichtete. Gesicht und Kleidung
verschmutzt, alles wirkt duster wie mancher Holzschnitt von
Kirchner. Daneben aber hatte Kretschmer auch den Blick firs
Glamourdse, wie das Bild ,Modisches Portrat“ (etwa 1931
entstanden) zeigt. Die fotografierte Dame, vornehm gekleidet
mit Kappe, Handschuhen, Gurtel und Ruschenbluse senkt fast
schuchtern den Blick — eine Aufnahme der stillen Art.

Das Neue, Sachliche in der Fotografie ist hier vor allem
Produkt der zunehmenden Industrialisierung. Die Meister der
Kamera entdeckten Strukturen wie etwa Germaine Krull die
Verstrebungen des Eiffelturms oder Lotte Goldstern-Fuchs die
Kolner Eisenbahnbricke. Anton Bruehl wiederum bannte eine
Anordnung von Garnrollen aufs Fotopapier, gesehen aus der
Froschperspektive und aus nachster Nahe. Dieser Blick und das
elegante Spiel mit Schatten gibt den Gebrauchsgegenstanden
eine bedrohliche Groéle, als handele es sich um
Fabrikschornsteine. Hier also Uuberlagert sich grafische
Anordnung mit expressivem Gehalt.

Schlielflich Zeichnungen und Druckgrafik: Die Schau blickt etwa
auf die Landschaften Alexander Kanolds, die mit ihren
geometrisch angehauften Gebauden eher bedrohlich denn
einladend wirken. Duster-expressionistisches (Kirchner) steht
in scharfstem Kontrast zum Konstruktivismus eines Laszl6
Moholy-Nagy oder El Lissitzky. Es ist eine imposante Schau im
Folkwang-Museum, die die Kunst einer aufregenden Zeit 1ins
Blickfeld rickt.

Die Ausstellung ,Unsere Zeit hat ein neues Formgefuhl” ist im
Essener Museum Folkwang bis zum 5. August zu sehen.



Max Pechstein: Verlorenes
Paradies

geschrieben von Bernd Berke | 24. Oktober 2024

Max Pechstein
"Selbstbildnis
mit Hut wund
Pfeife", 1918
(Kunsthaus
Zurich/Copyrig
ht: Pechstein
Hamburg/Tokend
orf)

Das urspriingliche Leben — wer hatte es nicht zuweilen im Sinn?
Etliche Vor- und Wunsch-Bilder des ,Zuriick zur Natur” lassen
sich im deutschen Expressionismus finden, beispielsweise bei
Max Pechstein (1881-1955). Ihm widmet jetzt das zwischen
Ruhrgebiet und Miinsterland gelegene Kunstmuseum Ahlen eine
Retrospektive mit 140 Exponaten.

Sowohl finanziell (erkleckliche Versicherungssummen) als auch
raumlich ist man bis an die Grenzen gegangen. Selbst in
Treppenhaus-Winkeln hangen noch Bilder, entgegen einer
puristischen Lehre der Prasentation. Doch man kann den Antrieb
des Museumsleiters Burkhard Leismann verstehen, der auch
einige Raritaten aufbietet: Dies diurfte fur lange Zeit die
letzte Gelegenheit zu einer weiter ausgreifenden Werkschau
sein, welche auch Gebrauchskunst (Schmuck, Buchillustrationen,
Speisekarten usw.) einschlieft. Die jeweils verandert von Kiel
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und Regensburg her kommende Auswahl hat in Ahlen ihre letzte
Station. Es gibt Bilder, die sozusagen auf der Strecke
geblieben und nicht mehr ohne weiteres reisefahig sind, weil
sonst die Farbe abbrockeln wurde. Nicht wenige Pechstein-Werke
sind in einem bedenklichen restauratorischen Zustand.

Max Pechstein
“Die
Lowenbandigeri
n" (um 1920),
Privatsammlung
(Copyright:
Pechstein -
Hamburg/Tokend
orf)

Er stammte aus sehr einfachen Verhaltnissen. Doch als einziger
Kinstler der legendaren Dresdner Vereinigung ,Die Brucke”
hatte der 1881 in Zwickau geborene Pechstein (nach der Lehre
als Dekorationsmaler) eine akademische Ausbildung absolviert.
Kein Wunder daher, dass er sich — trotz aller Neuerungs-
Sehnsucht — letztlich starker an Traditionen gebunden fuhlte
als Heckel, Kirchner und Schmidt-Rottluff. Fir kurze Zeit
uberwogen lebensreformerisch inspirierte Gemeinsamkeiten, auch
bildnerisch bewegte man sich etwa von 1906 bis 1912 im
thematischen Einklang. Salopp gesagt: Auf nackte Badende
konnte man sich zunachst einigen.

Friher oder spater mussten sie sich freilich Uber ihre
Prinzipien entfremden. Immerhin siedelte Pechstein als erster
nach Berlin uber und bereitete den anderen dort Bahnen. Doch
im Streit-Getummel zwischen ,Secession”, ,Neuer Secession“ und
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,Brucke” galt er bald als reaktionar.

Es war vielleicht auch eine Temperamentsfrage. Unbedingtes
Voransturmen, Zuspitzung und HOhenfluge waren Pechsteins Sache
ersichtlich nicht, auch war ihm der Modernismus Kkein
flammender Selbst- und Endzweck. Das beinahe schon behabig
breite Spektrum seiner Anregungen reicht vom christlichen
Mittelalter uUber Matisse bis zur Volkskunst der Sudsee. Auf
den dortigen Palau-Inseln hat er 1914 eine seiner
glicklichsten Phasen erlebt, bevor ihn und seine Frau Lotte
der Ausbruch des Ersten Weltkriegs jah vertrieb. Tagebuch-
Zitat: ,Die Japaner haben mich wirklich aus dem Paradies
meines Lebens gejagt, kaum, dass ich hineingesehen.” Die dort
vorgefundenen Motive eines vermeintlich zivilisationsfreien
Lebens wirken lange nach — auch bei den vielfach folgenden
Ostsee-Aufenthalten.

Pechsteins Zuruckhaltung erweist sich gelegentlich als
asthetische Fessel. Anfanglich von Symbolismus und Jugendstil
gepragt, hat er sich umsichtig, tastend, uUberaus behutsam
durch manche Stilmoglichkeiten bewegt. Expressionistische
Figuration wurde zwischendurch zur hauptsachlichen Wahl, doch
eben nicht zur einzigen. Insofern 1ist das unspezifische
Allerwelts-Ausstellungsmotto ,Ein Expressionist aus
Leidenschaft” nicht gerade glucklich gewahlt.

Viele grundsolide Schopfungen sind zu finden — und einige
grandiose Bilder: der melancholische ,Junge mit Spielzeug“
(1916), die kuhne Draufsicht bei ,Badende Knaben in Brandung“
(1917), der eminent dynamische ,Zirkusreiter” und ,Die
Lowenbandigerin® (beide um 1920), manche Seestucke oder die
kantig vom harten sozialen Daseinskampf kundende
Holzschnittreihe ,Das Vater unser” (1921). Auch zeichnerische
und druckgraphische Arbeiten sind hochbeachtlich. Und die
,Geierwally” ist zwar gewiss keine Offenbarung, doch wenn man
weill, dass Pechstein sie bereits als Zwolfjahriger gemalt hat,
ahnt man das immense Talent.



Spatestens in den 1930er Jahren werden Pechsteins
Bildfindungen generell kraftloser. Uber die Griinde lieBe sich
lange ratseln. Verzagtheit angesichts der politischen
Zeitlaufte (Werke von Pechstein wurden als ,entartet” verfemt,
er blieb nur geduldet, Nolde denunzierte ihn), Isolation von
wichtigen Stromungen der internationalen Kunst? Bilder wie
.Kutter zur Reparatur” (1933) verlieren sich jedenfalls in
geradezu postkartenhaftem Farbkitsch. Schmerzlich zu sagen.

Das Spatwerk der 50er Jahre nahert sich (nun vor allem auch
krankheitsbedingt) vollends einem Rohzustand vor jeder
Gestaltung. Doch mit Ursprunglichkeit hat das nun nichts mehr
zu tun, sondern mit Hinfalligkeit. Schmerzlich zu sehen.

Max Pechstein. Retrospektive. Kunstmuseum Ahlen,
Museumsplatz/Weststr. 98. Vom 10. Juli bis 1. November. Di,
Mi, Fr 14-18, Do 14-20, Sa/So 11-18 Uhr.

http://www.kunstmuseum-ahlen.de

o,Freiheit der Linie”: Wie
Kiinstler die Gefiihle steigern

geschrieben von Bernd Berke | 24. Oktober 2024
Minster. Mit Farbe, Form und Linie muss sich jeder Kiinstler
befassen. Das Landesmuseum in Miinster greift eins dieser
Grundelemente heraus: die Linie. Nicht einfach so, sondern mit
konkreten und teilweise verbliiffenden Beziigen.

Die These lautet ungefahr so: Im Jugendstil wurde die Linie
zusehends freier behandelt. Sie lo0ste sich immer mehr vom
dargestellten Gegenstand und druckte schon durch ihren blolien
Verlauf gesteigerte Gefuhle aus; zuweilen geschmacklerisch und
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ornamental, aber oft auch empfindsam, geradezu
seismographisch. Genau bei solchen Bewegungen konnten die
Expressionisten anknupfen, denen es just um (manchmal steil
aufragende) Emotionen ging. Bei ihnen gewann die Linie Kraft
und Spannung.

In der Linie liegt die Kraft

Die Munsteraner Schau versammelt nun uUberraschend deutliche
Belege dafur, dass auch Kunstler im Jugendstil wurzeln, von
denen man das nicht (mehr) weill: Das Schaffen von Wassily
Kandinsky, Franz Marc, Paul Klee und Ernst Ludwig Kirchner
wird zuruckgefuhrt auf solche Urspruinge. Was hier aus ihren
Frihzeiten gezeigt wird, steht tatsachlich noch im Bann des
Jugendstils. Erst im Lauf der Jahre gingen sie eigene Wege.

Beispiel Kandinsky 1907 noch ein lineares Wellenspiel aus
Kleidung und Haaren (,Der Spiegel”), ganz im Geist des
Jugendstils, bis 1911 dann der kiuhne Sprung ins ganzlich
Freie. Die Linien halten das Bildgefuge nur noch vage
zusammen, sie sind zum Ausdrucksmittel geworden.

Als Kristallisationsfigur des Ubergangs hat Ausstellungs-
Kurator Erich Franz einen Mann namens Hermann Obrrist
(1862-1927) ausgemacht. Franz versichert: ,Es ist keine
Bildungsliucke, Obrist nicht zu kennen”. Seit rund 40 Jahren
sei dieser Jugendstil-Kiunstler in deutschen Museen praktisch
nicht mehr prasent. Eine ,Ausgrabung“ also. Der gebiurtige
Schweizer Obrist hat — im Spannungsfeld zwischen Kunst und
Kunstgewerbe — das freie Spiel der Linien bis zum Rand der
Abstraktion getrieben. Dabei werden bereits expressive
Qualitaten sichtbar. Ein um 1895 von Obrist entworfener
Wandbehang zeigt laut Titel Alpenveilchen, wirkt aber eher wie
eine flammende Linien-Schrift oder (so befand damals ein
Kritiker) gar wie ein ,Peitschenhieb”. Fiur die Munsteraner
Schau wurde das Werk in rund 600 Stunden muhsamer Handarbeit
nachgestickt, es erstrahlt nun fast wie in der Ursprungszeit.
Das Original in Munchen ist hingegen arg ramponiert.



Obrist, der vorwiegend in Muinchen lebte und arbeitete, hat mit
derlei Formfindungen direkten Einfluss ausgeubt: Kandinsky war
mit ihm befreundet, Kirchner hat um 1902 bei ihm das Zeichnen
gelernt. Auch Marc und Klee nahmen seine Anregungen auf — und
wandelten sie ab. Durch Entwurfe fur Alltagsgegenstande,
Brunnen und Denkmaler hat Obrist wohl auch den nachmals
berihmten Architekten Peter Behrens und Henry van de Velde
AnstoBe gegeben.

Es herrscht ein Stilwille, der die sichtbare Wirklichkeit
hinter sich lasst. Hochinteressant ist es zu sehen, dass Marcs
Tierfiguren sich den Linienfuhrungen des Jugendstils
entwickeln, gleichsam daraus hervorwinden. Es ist wie eine
Geburt, ein groRes Werden.

Mit Vorlaufern vor aus Frankreich beginnt der Reigen. Im
Zeichen einer grassierenden Japan-Mode (,Japonismus®) wurde
die vordem im Historismus schwelgende Kunst entschlackt,
vereinfacht, auf pflanzlich inspiriertes Formenvokabular
reduziert. Eine Abfolge von Madchenbildnissen (Edvard Munch,
Ferdinand Hodler) beweist sinnfallig die neue Schlichtheit. In
ihr verbargen sich ungeahnte, zuweilen erschutternd intensive
Ausdruckswerte.

INFOS

» ,Freiheit der Linie. Von Obrist und dem Jugendstil zu
Marc, Klee und Kirchner.“

» Landesmuseum fur Kunst und Kulturgeschichte, Munster
(Domplatz)

» Ausstellung bis zum 17. Februar 2008. Gedoffnet Di-So
10-18 Uhr, Do 10-21 Uhr. Eintritt 5 Euro, Familie 11
Euro. Katalog 27 Euro.



