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Else  Berg:  Selbstporträt,  1917  (Sammlung
Jüdisches  Museum,  Amsterdam)

Wie  viele  Kunstwerke  im  Bestand  des  Museums  Ostwall  im
Dortmunder U stammen wohl von Frauen? Man ahnt es ja ungefähr
– und doch verblüfft 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 weißer Männer
anzugehen; neuerdings mit der Ausstellung „Tell these people
who I am“, in der sämtliche Arbeiten von Frauen stammen.

Die  gängige  Zeitgeist-Formel  für  solche  Identitäts-Suchen
lautet,  es  müsse  bislang  Verborgenes  endlich  „sichtbar
gemacht“  werden.  Vor  einiger  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 demnächst die
Kunst queerer Menschen in den Mittelpunkt rücken wird. Die
Kunstsammlung NRW in Düsseldorf wird es ab September 2025
vormachen, indem sie die „Queere Moderne“ würdigt.

Zurück  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-Künstlerin  Vally
Wieselthier, die im US-Exil selbstbewusst mehr Beachtung für
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-Präsidenten
Franklin D. Roosevelt. Er sollte den ignoranten Leuten sagen,
wen sie da vor sich hatten!

Nur nackt ins Museum?

Zeitsprung  über  einige  Jahrzehnte:  1989  fragte  die
Künstlerinnengruppe 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 Männern gemalte  Aktmodelle) ins Museum zu gelangen?

Die jetzige Dortmunder Ausstellung basiert nicht zuletzt auf
intensiver  Forschung,  um  „Leerstellen“  in  der  Sammlung
überhaupt erst einmal zu klären. In weiteren Schritten ging es
auf die Suche nach passenden Kunstwerken, um solche Lücken
schon mal ein wenig zu schließen. Mittel- und langfristig wird
angestrebt, die künftige Sammlungspolitik danach auszurichten,



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

An den Rand gedrängt

In Betracht kommen die beiden großen 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
aufzuspüren, sind doch viele Künstlerinnen – zumal aus der
Zeit des Expressionismus – der Vergessenheit „anheimgefallen“
bzw. vom ehedem männlich beherrschten Kunstbetrieb willentlich
beiseite  gelassen  oder  an  den  Rand  gedrängt  worden.
Andererseits muss ja auch vermieden werden, Qualitätsansprüche
zu  senken  und  womöglich  „Quotenkunst“  zu  zeigen.  Die
Ausstellung  imponiert  denn  auch  nicht  so  sehr  durch
überbordende Fülle, 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  geringgeschätzte)  Privatschulen  verwiesen.  Die
waren  wiederum  so  teuer,  dass  der  Weg  eigentlich  nur  für
Frauen  „aus  gutem  Hause“  in  Frage  kam.  Unter  solchen
Bedingungen war es kaum verwunderlich, dass es schien, als sei
der Expressionismus eine Männer-Veranstaltung. Die Dortmunder
Kuratorin Stefanie Weißhorn-Ponert will zeigen, dass dieser
Eindruck  nicht  stimmt  und  präsentiert  überschaubare
Ausschnitte  aus  acht  weiblichen  Lebenswerken  jener
Kunstepoche.



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

Am bekanntesten ist noch die Bildhauerin Renée Sintenis, von
der Tierdarstellungen, Sportler-Statuetten und Selbstporträts
zu sehen sind. Von Sintenis stammt übrigens auch eine Urform
des hernach so weit verbreiteten Berliner Bären, 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  frühesten
abendfüllenden Animationsfilm zusammenfügte, der noch erhalten
ist: „Die Abenteuer des Prinzen Ahmed“ (1923-26) heißt das
Opus, das aus rund 100.000 Einzelfotos der jeweils sukzessive
verschobenen Scherenschnitte besteht. In Dortmund kann man das
staunenswerte Ergebnis in Augenschein nehmen.

Erschütternd die Vita der gebürtigen Schlesierin Else Berg,
die sich 1910 in Amsterdam niederließ und ab 1914 zu einer
Künstlerkolonie in Schoorl bei Bergen aan Zee zählte. Mit
ihrer expressionistischen Malerei gehörte sie in die erste
Reihe der niederländischen 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 Überblick zur
neueren niederländischen Kunst gar nicht vertreten war. Der
ihr  gewidmete  Raum  ist  gewiss  ein  Highlight  der  neuen
Dortmunder  Ausstellung.

Typisch „weibliche Genres“?

Madame  d’Ora:  Anita
Berber und Sebastian
Droste,  Fotografie
aus  der
Tanzproduktion  „Die
Tänze  des  Lasters,
des Grauens und der
Ekstase“,  1922
(Österreichische
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 gültig
festhielt. Schon der Titel ihres Kunstbuchs „Die Tänze des
Lasters, des Grauens und der Ekstase“ (1923) klingt expressiv.
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Als  Wiederentdeckungen  dürfen  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
männliche  Zeitgenossen  derlei  Kunst  belächelt  haben.

Unter Einsatz des Körpers

Ein ganz anderes gesellschaftliches Klima äußert sich in den
Kunstwerken der Fluxus-Zeit (Kuratorin dieses zweiten Teils:
Anna-Lena  Friebe).  Freilich  waren  auch  damals  die
Benachteiligungen  noch  längst  nicht  vorüber,  doch  die
Gegenwehr  nahm  –  im  Umkreis  des  erstarkten  Feminismus‘  –
andere Formen an. Mit allen Mitteln bis hin zur Performance
und  zum  Happening  zogen  Künstlerinnen  nun  zunehmend
Geschlechterrollen  (Stichworte:  liebende  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  üblichen  „Trigger-
Warnungen“ vor Darstellungen von (sexualisierter) Gewalt zu
lesen ist.



Keineswegs  nur  „dienende“,  sondern  eigenständige
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 ließ man(n)
die Frauen nur ungern „mitspielen“. Als großer Guru gerierte
sich George Maciunas, der auch Deutungs- und Auswahlhoheit
beanspruchte. Da in den 1960ern der herkömmliche Werkbegriff
geradezu zerbröselte, lassen sich einzelne Arbeiten eigentlich
nur  im  Kontext  der  Zeitgeschichte  und  des  Zeitgeistes
angemessen  beschreiben.  Generell  kennzeichnend  sind  die
starken Alltagsbezüge und der entschiedene Einsatz des eigenen
Körpers. Spontane Handlungen zählen mehr als Dauerhaftigkeit.
Mit derlei Instrumentarium ließen sich (unterm Leitsatz „Das
Private ist politisch“) persönliche Leidens- und Widerstands-
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Geschichten ganz anders erzählen, als etwa mit Gemälden oder
Skulpturen.

Drastischer  Körpereinsatz:  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 Verständnis 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 berühmte Foto von ihrem „Bed-In“ aus dem
Amsterdamer Hotel darf nicht fehlen, um auf die Erinnerungs-
Sprünge zu helfen.

Weitere,  eher  fachweltlich  erörterte  Kunst-  und
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Liebesbeziehungen  führten  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  Einlässlichkeit  kann  auf  lohnende
Zeitreisen führen und dabei allerlei Denk- und Seinsblockaden
lockern.

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

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

www.dortmunder-u.de
www.dortmunder-u.de/kuenstlerinnen
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erfrischend
geschrieben von Bernd Berke | 24. Oktober 2024
Da schau her! Wie hat sich die Präsentation dieser Sammlung
verändert! Man erkennt sie streckenweise kaum wieder. Hier
gilt’s nicht mehr so sehr der hehren Kunst, die sich vom
schnöden Alltag abhebt, sondern im Gegenteil: Die Kernfrage
lautet, wie sehr die Werke mit uns und unserem Alltag zu tun
haben,  wie  sie  aus  ihm  hervorgehen  und  ihn  wiederum
beeinflussen; selbst noch aus historischem Abstand – und sei’s
als  Gegenpole.  Die  gründlich  neu  gestaltete  Sammlung  des
Museum Ostwall (MO) im Dortmunder „U“ ist im besten Wortsinne
„ansprechender“ geworden.

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

Die alles überwölbende Ausstellungs-Parole heißt 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 großformatige
Tableau mit Schwarzweiß-Fotografien stammt von Jochen Gerz und
ist ein geradezu monumentales Relikt seiner groß angelegten
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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,  womöglich  auch
inspiriert von einem kleinen Matisse-Bildnis aus Dortmunder
Eigenbesitz, das direkt über dem Zeichentisch hängt.

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

Die so entstandenen Selbstporträts sollen täglich gesammelt
und an einer freien Wand aufgehängt werden. Auf diese Weise
nimmt man also zur Kenntnis, welche Leute vor einem in der
Ausstellung waren oder vielleicht noch sind; zumindest erfährt
man’s  physiognomisch,  selbstverständlich  ohne  alle  weiteren
Daten. Oder halt gänzlich abstrakt.

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

Partizipation als Leitlinie

Derlei Ansätze fügen sich zum Credo des niederländischen „U“-
und  Ostwall-Chefs  Edwin  Jacobs,  der  entschieden  auf
Partizipation  setzt.  Kuratorin  Nicole  Grothe  und  ihr  Team
haben konsequent die Leitlinie verfolgt, die auf Einbeziehung
der Besucher(innen) hinausläuft. In eine voluminöse Arbeit,
die bei Berührung musikalische Töne 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,  überraschend
anders und wie erfrischt.

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

Christian  Rohlfs:
„Clowngespräch“,  1912.  Öl
und  Tempera  auf  Leinwand.
(Museum Ostwall)

Intensiviert  werden  solche  ästhetischen  Zwiesprachen  durch
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eine  großzügige  Öffnung  der  Räume.  Es  sind  einige
Zwischenwände verschwunden, deren Standspuren noch am Boden zu
gewärtigen 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 Veränderung bleiben.

Von einer wünschenswerten „Dynamisierung“ der Sammlung spricht
Edwin Jacobs. Die Kunst soll nach seinem Verständnis an- und
aufregende Geschichten erzählen und Assoziationen anstoßen. In
weiteren Erneuerungs-Schritten sollen auch neue Pfade durch
gesamte Haus gezogen werden. Dafür werden noch hochkarätige
Museums-Designer gesucht.

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

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



August  Macke:  „Großer
Zoologischer  Garten“,  1913.
Öl  auf  Leinwand,  ehemals
Sammlung  Gröppel.  (Museum
Ostwall)

Die leicht fasslichen Titelzeilen der vier Bereiche lauten:
„Du  und  ich“  (Menschendarstellungen),  „Ausflug  ins  Grüne“
(Natur in allerlei Formen), „Freund oder Feind“ (Kampf, Krieg
und Ausgrenzung) sowie „Kunst und Leben“.

Schließlich wird anhand ausgewählter Arbeiten erwogen, wieviel
Alltag in der Kunst steckt – und wieviel Kunst im Alltag. Ob
das in jedem Einzelfalle schlüssig gelingt, ist eine andere
Frage, mit der man sich eingehender befassen muss.

Im Kapitel „Freund oder Feind“ wird unterdessen ausdrücklich
an die Gründungsimpulse der Nachkriegszeit erinnert, als das
Ostwall-Museum ganz bewusst die von den Nazis als „entartet“
verfemten Künstler rehabilitierte. Die nahezu unterschiedlos
dichte „Petersburger Hängung“ an einer Wand führt vor Augen,
wie nahezu wahllos und konfus die NS-Machthaber Kunstwerke
aussortiert hatten.

Wolf  Vostell:  „TEK
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(Thermoelektrischer
Kaugummi)“,  1970.  5
Lichtquellen,  30
Metallpfähle  mit
Stacheldraht,  5  Koffer  mit
Radios  und
wärmeempfindlichen
Mikrophonen,  13000  Löffel
und  Gabeln.  (©  VG  Bild-
Kunst,  Bonn  2017)

Die  Veränderungen  gehen  bis  ins  Detail  der  Vermittlung.
Vermehrt wird mit zusammenfassenden Wandtexten gearbeitet, die
einzelnen  Exponate  werden  zusätzlich  erklärend  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-verdächtig: „The MO“. Mal versuchshalber
so gesagt: Hey, let’s go to the Mo…

Wer in der Sammlung bekannte Künstlernamen sucht, wird nach
wie vor an vielen Stellen fündig: hie eine Arbeit von Jörg
Immendorff,  dort  eine  raumfüllende  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  „Großer  Zoologischer  Garten“  (1913)
erstrahlt  nicht  nur  für  sich  selbst,  sondern  auch  im
erhellenden  Zusammenspiel  mit  Landschafts-  und  Natur-
Darstellungen  von  ganz  anderer  Art.

Vorläufiges  Fazit:  Auch  und  gerade  altgediente  Kenner  der
Dortmunder  Sammlung  können  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“,
Neupräsentation der Sammlung in der 4. und 5. Etage.

14. November 2017 bis 4. März 2018. Öffnungszeiten: Di / Mi
11-18 Uhr, Do / Fr 11-20 Uhr, Sa / So /Feiertage 11-18 Uhr.
Eintritt 5 Euro (ermäßigt 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 läuft im Ostwall -„Schaufenster“ die kleine
Ausstellung „Today I want to show you“ des Kölner Künstlers
Bastian Hoffmann, der die Form von Erklärvideos bei YouTube
und  anderen  Plattformen  aufgreift.  Dabei  setzt  er  sich
hintersinnig mit der „Do it yourself“-Bewegung auseinander;
zwar humorvoll, aber keineswegs hämisch. Hoffmann ist just zum
Träger des Kunstpreises „Follow me Dada and Fluxus“ gekürt
worden,  der  von  den  Freunden  des  Museums  Ostwall  e.  V.
ausgelobt wird.

Die  Verhältnisse  zum  Tanzen
bringen:  Fluxus-Kunst  im
Dortmunder „U“
geschrieben von Bernd Berke | 24. Oktober 2024
Wer Fluxus definieren oder gar fixieren will, dem entgleitet
das  Phänomen  unweigerlich:  Diese  diffus  ungerichtete
Kunstrichtung mit Schwerpunkt in den 1960er Jahren war ja
gerade  aufs  Tanzen  der  Verhältnisse  aus,  gleichsam  auf
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Verflüssigung aller Handlungen. Und wie sehr hat man auf den
Alltag, aufs Leben der Vielen einwirken wollen! Die politische
Zeitstimmung hat derlei Aufbrüche gewiss begünstigt.

Nicht nur der Zufall hat es so gefügt, dass das Dortmunder
Museum Ostwall (heute im Dortmunder „U“) beim Sammeln der
Fluxus-Reliquien  und  Relikte  in  Deutschland  einen  der
Spitzenplätze einnimmt und auch international zu beachten ist.
Vor  allem  hat  man  das  dem  Remscheider  Sammler  Wolfgang
Feelisch zu danken, der bereits seit 1968 Fluxus-Objekte in
die Stadt brachte und sich seither immer wieder zu großzügigen
Schenkungen bereit fand. Gleichsam in seinem Windschatten hat
Dortmund auch umfangreiche Dauerleihgaben aus der Düsseldorfer
Sammlung Hermann Braun/Holger Lieff erhalten. Und schließlich
hat der Freundeskreis des Museums einige Mittel beigesteuert.

Ob weite Teile der Bevölkerung davon Kunde haben oder es gar
zu schätzen wissen, das ist eine ganz andere Frage. Jetzt wäre
jedenfalls Gelegenheit, sich anhand von rund 300 Exponaten mit
den Beständen vertraut zu machen, darunter auch wesentliche
Neuerwerbungen.

Allan Kaprow: "Taling a Shoe
for a Walk", 1989, Activity,
presented  for  "Fluxus.
1962-1989"  Bonner
Kunstverein,  Bonn,  Germany,
Courtesy Allan Kaprow Estate
and Hauser & Wirth (Sammlung
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Museum Ostwall, erworben aus
der Sammlung Feelisch, Foto:
Jürgen Spiler)

Wer nun die Dortmunder Schau „Fluxus. Kunst für alle“ auf der
6.  Ebene  des  Dortmunder  „U“  betritt,  ist  wahrscheinlich
frappiert, wenn nicht düpiert, gibt sie sich doch auf den
allerersten Blick sperrig, eckig, nahezu abweisend. Man sieht
zunächst  nur  lauter  ineinander  verschachtelte  Holzkisten.
Bestenfalls denkt man an Umzug, somit denn doch an Bewegung.

Diese Verschläge enthalten Schriftstücke und Gegenstände aller
Art. Es sind just Relikte, Reflexionen oder auch „Partituren“
und  Handlungsanweisungen  einstiger  Fluxus-Aktionen,
Restbestände  von  Happenings  und  Performances.  Das  Spektrum
reicht vom vollen Aschenbecher bis zum Rollmopsglas, von der
Weinflasche  bis  zum  rosigen  Sparschwein,  vom  verfremdeten
Kleidungsstück bis zur Papierschwalbe. Genug. Des Aufzählens
wäre kein Ende.

Blick  in  einen  Teil  der
Dortmunder  Fluxus-
Ausstellung  (Foto:  Bernd
Berke)

Manche  Auftritte  von  damals  brachen  so  entschieden  mit
eingefahrenen  Lebensgewohnheiten,  rissen  den
Erwartungshorizont  dermaßen  weit  auf,  dass  sie  bis  heute
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nachwirken – bis hin zu den flashmobs der Internet-Ära. Alan
Kaprow  entwarf  beispielsweise  eine  Aktion,  bei  der  ein
einzelner Damenschuh quer durch die Stadt gezogen und von Zeit
zu  Zeit  mit  Mullbinden  und  Pflaster  versorgt  wurde.  Auch
diesen Schuh darf man hier ehrfürchtig betrachten. Oder auch
feixend.

Milan  Knížák:  "Ein
fliegendes  Buch"  (Flying
Book)",  1965/70  (Sammlung
Museum Ostwall, erworben aus
der  Sammlung  Feelisch,
Remscheid). © VG Bild-Kunst,
Bonn  2012,  Foto  Jürgen
Spiler

Widersprüchlich  und  irritierend  genug:  Was  damals  sehr
lebendig und lebensnah dahergekommen sein muss, wirkt heute im
Museum  (wenn  nicht  Mausoleum)  zunächst  zwangsläufig
stillgestellt, ja fast starr. Man muss sich das aneignen.
Besucher sollten Zeit mitbringen, sie müssen sich vor Vitrinen
und an Bildschirmen schon ziemlich intensiv in Einzelheiten
versenken, um sich das vitale Geschehen der großen Fluxus-Zeit
halbwegs zu vergegenwärtigen. Am besten mag dies mit Hilfe der
Filme  und  Tondokumente  gelingen,  die  die  Ausstellung
anreichern.

Die Fluxus-Protagonisten waren um 1962 (also vor 50 Jahren)
angetreten, zwischen Spiel, Provokation und Ironie „Kunst für
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alle“ hervorzubringen. Allseitige Offenheit in jedem Moment
war  eine  Leitlinie.  Alles  ist  im  Fluss.  Ein  gewichtiger
geistiger Vorvater ist John Cage, der heuer 100 Jahre alt
geworden  wäre  und  zu  Lebzeiten  die  Grenzen  zwischen  den
Kunstgattungen  sprengte,  den  (kalkulierten)  Zufall  als
kreative Ur- und Triebkraft fruchtbar machte und alle etwaigen
Hierarchien  auf  diesen  Feldern  einebnete.  Sein  „Untitled
Event“ (1952) gilt als Grundmuster späterer Experimente. Viele
Künstler haben seine Seminare besucht. Es kommt nicht von
ungefähr, dass sich auch die Ruhrtriennale dem Nachhall seines
Oeuvres  widmet  und  dass  das  Museum  Bochum  sich  derzeit
ebenfalls Fluxus auf die Fahnen schreibt.

Robert  Watts:  "Chrome
Hamburger",  1963
(Dauerleihgabe  Sammlung
Braun/Lieff,  Düsseldorf)  ©
Robert  Watts  Estate,  New
York,  1963/2012  /  Foto:
Jürgen  Spiler

Wir werfen mal ein paar Namen aus der Dortmunder Ausstellung
in die Luft: Allan Kaprow, Wolf Vostell, Milan Knížák, George
Brecht,  George  Maciunas,  Daniel  Spoerri,  Alison  Knowles,
Robert Watts, Dick Higgins, Robert Filliou. Sie alle zählten
zum  internationalen  Netzwerk  der  Künstler,  die  dem  Fluxus
zugerechnet wurden und vielfach miteinander befreundet waren.
Joseph  Beuys  gehörte  dann  irgendwie  auch  hinzu,  geradezu
unvermeidlich.
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Bemerkenswert:  Die  meisten  von  ihnen  hatten  keine
künstlerische Ausbildung im akademischen Sinn, es gab etliche
Quereinsteiger  wie  den  ehemaligen  Ökonomen,  den  früheren
Ingenieur  oder  Chemiker.  Avanti  dilettanti?  Nun,  das  wäre
zumindest aus heutiger Sicht eine Beleidigung. Fluxus steht
nicht zuletzt für luzide, ausgeklügelte Konzepte.

Der Originalitätsbegriff gerät freilich ins Wanken. Man sieht
in Dortmund Bruchstücke von Alan Kaprows früherer Installation
„Fresh  air“  (Frischluft):  Da  darf  man  sich  vor  einen
Tischventilator  setzen  und  sich  dabei  im  Handspiegel
betrachten, es soll dabei bewusstes Atmen erfahren werden. Es
handelt  sich  um  den  teilweisen  Nachbau  eines  Remakes  der
Ursprungsarbeit,  also  um  ein  Re-Remake,  wenn  man’s  so
verschachtelt will. Viele Fluxus-Überbleibsel sind so genannte
Multiples,  also  Auflagenkunststücke  zu  anfangs  geringen
Einstiegspreisen. Alle sollten sich das leisten können. Hat da
jemand Kunstmarkt gesagt? Jaja, ist ja schon gut. Aller Anfang
war bescheiden.

Robert Filliou/VICE-Versand,
Remscheid:  "Optimistic  Box
No.  4  and  5",  1981
Ausführung;  Konzept  1968,
Multiple  (Sammlung  Museum
Ostwall,  erworben  aus  der
Sammlung  Feelisch,
Remscheid). © VG Bild-Kunst,
Bonn  2012,  Foto  Jürgen
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Spiler

Auch bewegen wir uns hier im flirrenden Grenzgelände zwischen
erklärter Kunst, Alltag und Banalität. Das „Exit“-Schild hoch
droben im Raum ist kein Hinweis auf Fluchtwege, sondern ein
Kunstobjekt, das auf ständigen Wandel durch Verlassen einer
Situation (doch auch auf den finalen Exitus) verweist. Und der
blaue Putzeimer, der in der Ecke steht, stammt von Robert
Filliou  und  trägt  am  Besenstiel  ein  Schild,  das  die
Allerheiligste der Tafelbildkunst ironisch degradiert: „Bin in
10 Minuten zurück – Mona Lisa“.

Eine Kunst, die bizarre Objekte mit Tischtennisball kreiert
(wird er diesmal rechts oder links herausfallen?) oder etwa
der Bohne veritable Aktionsreihen widmet (Alison Knowles), hat
eben vielfach befreienden Witz. Selbiger muss allerdings hie
und da aus den Relikten erst wieder fleißig herausgekitzelt
werden.  Weiterer  Ansatz:  George  Brecht  und  Robert  Filliou
fußen – wie John Cage – je unterschiedlich auf buddhistischem
Gedankengut, das alles scheinbaren Paradoxien auflöst.

Wer nach all dem körperlichen Ausgleich braucht, der begibt
sich  am  besten  mit  bereitgestellten  Gummistiefeln  in  Wolf
Vostells  Arbeitsfeld  „Umgraben“  und  schichtet  mit  einer
Schaufel  Erdreich  um,  dabei  seltsame  Klänge  erzeugend.
Vostells Denkanstoß zum Tun: „Gefühl umgraben / Gedächtnis
umgraben / Zeit umgraben / Ideen umgraben…“
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Dortmunds  Ostwall-
Museumsdirektor  Dr.  Kurt
Wettengl  bei  der  Erdarbeit
in  Wolf  Vostells
Installation  "Umgraben".
(Foto:  Bernd  Berke)

FLUXUS. Kunst für alle! 24. August 2012 (Eröffnung 19 Uhr) bis
6.  Januar  2013.  Museum  Ostwall  im  Dortmunder  U  (Leonie-
Reygers-Terrasse / Navi: Rheinische Straße 1), Oberlichtsaal
auf  Geschossebene  6  (weiterer  Fluxus-Eigenbesitz  in  der
Dauerausstellung auf den Ebenen 4 und 5). Eintritt 5 Euro,
ermäßigt 2,50 Euro. Geöffnet Di, Mi, Sa, So 11-18 Uhr, Do/Fr
11-20  Uhr.  Umfangreiches  Begleitprogramm/Führungen:
www.museumostwall.dortmund.de

Aktion  im  Gefrierzustand  –
Fluxus-Kunst aus der Sammlung
von René Block in Wuppertal
geschrieben von Bernd Berke | 24. Oktober 2024
Von Bernd Berke

Wuppertal.  Was  ist  „Fluxus“?  In  dem  Begriff,  der  eine
herrschende Kunstrichtung der 60er Jahre bezeichnet, steckt
das lateinische Wort für „fließen“. Aha. Eine Kunst, die alles
in Fluß hält? Doch der Künstler Robert Watts, der im Katalog
der  Wuppertaler  Fluxus-Ausstellung  zitiert  wird,  stiftet
Verwirrung: „Das Wichtigste an Fluxus ist. daß niemand weiß,
was es ist.“ Den Satz nimmt man amüsiert zur Kenntnis. Aber
man kann sich nicht damit begnügen.
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Rund  140  Arbeiten,  darunter  viele  Relikte  von  Aktionen,
versammelt die Schau in der Barmer Kunsthalle. Die Exponate
stammen aus dem Fundus von René Block, der von 1964 bis 1979
mit  seiner  Berliner  Galerie  dem  Fluxus  aufhalf.  Blocks
Sammlung schlummert ansonsten in dänischen Lagerräumen, eine
dauerhafte Heimstatt wird noch gesucht.

1993 war eine Auswahl in Nürnberg zu sehen. Wuppertals Kunst-
und Museumsverein holt nun, zu seinem 50jährigen Bestehen,
rund  die  Hälfte  der  Kollektion  ans  Licht;  nicht  ohne
Hintergedanken: Mit der legendären Galerie „Parnass“ zählte
die  Schwebebahn-Stadt  einst  zu  den  Fluxus-Zentren.  Joseph
Beuys war hier häufig zu Gast.

Ein Raum der Ausstellung ist denn auch Beuys gewidmet. In
einer  Vitrine  sieht  man  allerlei  Kehricht  samt  Besen  –
Überbleibsel einer Berliner Fege-Aktion von 1972. An der Wand
hängt  einer  jener  berühmten  Filzanzüge.  Hinter  Glas:
Fettecken,  eine  „Sauerkraut-Partitur“  mit  ganz  strohig
gewordenen  Kohl.  Dazu  gibt’s  Tafeln  mit  Lehrsätzen  des
Meisters, einen Konzertflügel, einen Schlitten (Zeugnis der
Aktion, bei der sich Beuys tagelang mit Koyoten einsperren
ließ).

Konservatoren haben heute alle Hände voll zu tun, vergängliche
Erscheinungen wie Fettecken zu bewahren. Andererseits hat der
Verfall  seinen  speziellen  Charme.  Klar  ist:  Solche
Gegenstände, die in lebendiger Aktion verwendet wurden und
dabei spät-dadaistisch anmutenden (Un-)Sinn entfalteten, sind
im Museum nur noch tote Materie. Fluxus im Gefrierzustand.
Gerade im Falle Beuys werden die Relikte für viele Bewunderer
gar zu weihevollen Reliquien.

Dennoch spürt man, welch eine sprühend vitale Kunst hier am
Werke gewesen sein muß: eine, die offen war für jede spontane
Eingebung und die niemals „fertig“ und abgerundet sein wollte.

„… sonst sind Sie nur ein Zugucker“



Durch fröhliche Flüchtigkeit hoffte man, sich dem Kunstmarkt
und den Museen zu entziehen. Grenzen zwischen den diversen
Künsten  und  erst  recht  zwischen  Kunst  und  Leben  hat  man
geflissentlich ignoriert. Eine museale Einfriedung ist also
ziemlich paradox.

Arbeiten von Nam June Paik bilden einen weiteren Schwerpunkt.
Seine oft hintersinnig-meditative Medienkunst („Buddha, eine
Kerze betrachtend“ / „Zen-Koffer“) mit in Ehren gealterten
Radios,  Vinyl-Schallplatten,  TV-Geräten  und  Plunder  des
Alltags, ist freilich weit entfernt etwa von Artur Köpckes
labyrinthischen Schrift-Comic-Collagen.

Überhaupt wurde in jener Zeit viel collagiert, gebastelt und
auf Bildtafeln geschrieben. Mit dem herkömmlichen Malen hatte
man es nicht so sehr. Es galt als bürgerlich.

Köpcke verdeutlicht die Fluxus-typische Offenheit mit diesem
monströsen Werktitel: „Sie nehmen nur teil, wenn Sie dieses
Aktionsstück, dieses Prinzip fortsetzen, sonst sind Sie nur
ein  Zugucker.“  Gemeint  war,  daß  die  Ausstellunsgbesucher
seinem Werk immer weitere Taschentücher und Zettel hinzufügen
sollten.

Kunst ohne Ende. Man sollte also nicht passiv bleiben. Wie
hieß noch das Beuys-Bekenntnis? „Jeder ist ein Künstler.“ Bis
zum Beweis des Gegenteils.

Kunsthalle Wuppertal-Barmen. Geschwister Scholl-Platz. Bis 1.
Dezember. Geöffnet Di-So 10-17 Uhr, Do 10-21 Uhr.


