
Sinnlich,  saftig,  manchmal
faulig: Ahlen zeigt „Früchte
in der Kunst“
geschrieben von Bernd Berke | 5. Juli 2025

Pierre-Auguste  Renoir:  „Nature  morte  aux  pommes  et
grenades“ (Stillleben mit Granatäpfeln), um 1910, Öl auf
Leinwand (Courtesy Kunststiftung Rainer Wild, Heidelberg
© VG Bild-Kunst, Bonn 2025)

Es dürfte sozusagen die saftigste Ausstellung des Jahres sein,
auf  jeden  Fall  ist  es  die  fruchtigste:  Mit  „Ein  Genuss!
Früchte in der Kunst“ präsentiert das Kunstmuseum Ahlen –
erstmals in NRW – Ausschnitte der einzigartigen Sammlung des
Heidelberger  Unternehmers  und  Wissenschaftlers  Prof.  Rainer
Wild,  der  sich  just  auf  künstlerische  Darstellungen  von
Früchten spezialisiert hat. Eigentlich kein Wunder, importiert
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und verarbeitet seine Firma doch Früchte aus aller Welt.

Über 100 Arbeiten von 77 Kunstschaffenden des 20. und 21.
Jahrhunderts  sind  in  Ahlen  zu  sehen.  Da  finden  sich
reihenweise  große  Namen  aus  der  neueren  Kunstgeschichte,
beispielsweise  (alphabetisch  sortiert):  Giorgio  de  Chirico,
Lovis Corinth, André Derain, Rainer Fetting, Jörg Immendorff,
Alexej  von  Jawlensky,  Anselm  Kiefer,  Paul  Klee,  Markus
Lüpertz, Pablo Picasso, Pierre-Auguste Renoir, Andy Warhol.
Für  ein  solches  Kunst-Aufkommen  hat  man  wohlweislich  die
Sicherheitsvorkehrungen  verstärkt.  Keine  sonderliche
prophetische Gabe ist nötig, um einen regen Publikumsandrang
vorherzusagen. In solcher Erwartung öffnet das Haus samstags
früher als sonst.

Rainer  Fetting:  „Äpfel  aus  Karwe  I“,  1993,  Öl  auf
Leinwand (Courtesy Kunststiftung Rainer Wild, Heidelberg
© Rainer Fetting)

Gemalte Früchte haben eine lange Tradition. So wird denn auch
in  der  Gegenwartskunst  häufig  aus  dem  historischen  Fundus
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zitiert:  Mal  scheint  ein  berühmtes  Bild  von  Caravaggio,
bewusst unscharf gehalten, hindurch (bei Slawomir Elser), mal
wird  rückblickend  auf  die  berühmten  Frucht-Gesichter  von
Arcimboldo (goldene Skulptur von Miguel Berrocal) verwiesen –
oder  auf  die  Machart  famoser  Trompe-l’œil-Schöpfungen
niederländischer Barockmeister. In all diesen Kontexten sind
Früchte symbolisch „aufgeladen“. Oft stehen sie für schiere
Lebenslust  und  Luxus,  nicht  selten  aber  auch  für
Vergänglichkeit und Verfall. Reife, sinnlich pralle und sodann
allmählich verfaulende Früchte (prototypisch in Cony Theis‘
„Bananenzyklus“, 1992) deuten auf Phasen des Daseins hin, mit
denen sich natürlich auch der Mensch gemeint fühlen sollte. So
lässt sich denn in dieser Schau zwar vielfach schwelgen, doch
hält  sie  ebenso  viele  nachdenklich  oder  melancholisch
stimmende  Momente  bereit.

Karin  Kneffel:  „Ohne
Titel  (Goldene
Trauben)“, 1998, Öl auf
Leinwand  (Courtesy
Kunststiftung  Rainer
Wild,  Heidelberg  ©  VG
Bild-Kunst, Bonn 2025)

Ahlens  Museumsleiterin  Martina  Padberg  macht  beim  Rundgang
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zudem darauf aufmerksam, dass Stillleben ein besonderes Genre
der Kunst seien – schon weil hierfür kein Modell stillsitzen
musste, sondern das Arrangement (Obstkorb und dergleichen) für
lange Zeit unverändert vor Augen stehen konnte. So kommt es,
dass manche Künstler gerade im Spätwerk zum Motiv der Früchte
zurückkehrten, sich damit gleichsam „die Ruhe antaten“ und
innere Einkehr hielten. Wunderbare Beispiele hierfür sind etwa
Bilder von Giorgio de Chirico oder Auguste Renoir.

Vielfältig sind die Zugriffe aufs Thema. Als sinnvoll erweist
sich in Ahlen die Abfolge von Räumen, die je einer Frucht
gewidmet sind (Äpfel, Bananen, Trauben, Zitronen etc.), so
dass der vergleichende Blick sich auf künstlerische Details
richten kann. Gerade die hie und da angewandte „Petersburger
Hängung“  (Bilder  dicht  an  dicht  beisammen)  bewirkt  solche
Konzentration. Abgesehen von individuellen Eigenheiten, ist es
schon  ein  wesentlicher  Unterschied,  ob  es  sich  z.  B.  um
Arbeiten  aus  dem  Geiste  des  Impressionismus,  der  Neuen
Sachlichkeit oder aus dem Umkreis der Pop-Art handelt.

Ganz nebenbei geben einzelne Werke auch sachliche Rätsel auf:
Auf welcher Grundlage konnte Christian Rohlfs schon 1903 ein
„Stillleben mit Ananas“ anfertigen? War ihm die damals noch
sehr exotische Fruchtsorte bereits zur Hand? Zumindest erhob
sich  diese  Frage  während  der  Pressevorbesichtigung
(Lösungsansatz  siehe  am  Ende  des  Beitrags).



Hans  Op  de  Beeck:
„Vanitas
(variation)  1″,
2015,  Holz,  Gips,
bemalt  (Courtesy
Kunststiftung
Rainer  Wild,
Heidelberg  @  Hans
Op  de  Beeck  and
Courtesy  Galerie
Krinzinger,  Wien)

Nun  noch  ein  paar  willkürliche  Schlaglichter  auf  weitere
Einzelheiten:  Max  Kaminskis  Triptychon  „Garten  der  Lüste“
(2004) zeigt gleich eingangs die katastrophal bedrohte Umwelt,
in der auch einstmals paradiesische Früchte zu vergehen drohen
– wie denn überhaupt die biblische Apfelszene mit Adam und Eva
zu  den  dauerhaftesten  Überlieferungen  zählt.  Stephan
Balkenhols  schrundige  Skulptur  eines  nackten  Mannes  mit
Weinkrug und Trauben („Bacchus“, 2011) macht derweil aus dem
Gott der rauschhaften Fruchtbarkeit ein reichlich normales,
bodenständiges,  ja  etwas  unberaten  wirkendes  Wesen.  Karin
Kneffels Bild „Ohne Titel (Goldene Trauben“, 1998) changiert
unterdessen  zwischen  fotorealistischer  Anmutung  und  genuin
malerischer Behandlung.
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Hans Op de Beeck stellt, nahezu raumfüllend, das riesige, Grau
in  Grau  überzogene  Blow-up-Abbild  dreier  Brombeeren
dreidimensional  vor  Augen  –  ein  Kunstwerk,  um  das  man
buchstäblich kaum herumkommt. Die Anregung sollen Geschmacks-
und Geruchs-Erinnerungen aus der Kindheit gegeben haben – fast
wie  einst  jene  berühmten  Madeleine-Kekse,  mit  denen  sich
Marcel Proust auf die folgenreiche „Suche nach der verlorenen
Zeit“ begeben hat.

Damit an dieser Stelle genug! In einer Ausstellung, in der
Ernst Barlachs Skulptur „Melonenesser“ (1906) im Jahrhundert-
Abstand auf Ai Weiweis Wassermelone trifft (Auflagenstück aus
Porzellan, 2006), herrscht an vielfältigen Anstößen zu eigenen
Entdeckungen wahrlich kein Mangel.

„Ein Genuss! Früchte in der Kunst von Renoir bis Ai Weiwei“.
Kunstmuseum Ahlen, Museumsplatz 1, 59227 Ahlen. Vom 6. Juli
bis 26. Oktober 2025. Öffnungszeiten: Mi-Fr 15-18 Uhr, Sa, So
und feiertags 11-18 Uhr. Eintritt 7 Euro, ermäßigt 5 Euro,
Kinder/Jugendliche  bis  18  Jahre  frei.  Kleinformatiges
Katalogbuch  (144  Seiten)  12  Euro.

Weitere Infos: www.kunstmuseum-ahlen.de

P. S.: Vielversprechend auch das Begleitprogramm. Da geht es
etwa um die Verhältnisse im globalen Früchtehandel oder um die
erbärmlichen  Bedingungen  für  Erntehelfer  im  Süden  Europas.
Früchte können eben auch „politisch“ sein.

P. P. S.: Zur Ananas-Frage: Der rasch aufgerufene KI-Auszug
der Suchmaschine ergibt, dass die Ananas bereits seit dem 17.
Jahrhundert  in  deutschen  Gegenden  bekannt  gewesen  sei,
zunächst „als exotische Delikatesse in herrschaftlichen Gärten
und  später  als  Importware“.  Bereits  ums  Jahr  1700  gelang
demnach ein Ananas-Anbau in Potsdam. Anno 1779 sollen dort 400
Früchte geerntet worden sein. Bis ins 20. Jahrhundert seien
diese Früchte sehr teuer und nur begrenzt verfügbar gewesen.

http://www.kunstmuseum-ahlen.de


„Reality  Check“  im
Kunstmuseum  Ahlen:
Wirklichkeit  auf  dem
Prüfstand
geschrieben von Bernd Berke | 5. Juli 2025

Theresa  Möllers  waldähnliche  „Verwicklungen“:
„Entanglements“ (2023), Acryl auf Leinwand, 140 × 170 cm
(© Courtesy: She BAM! Galerie Laetitia Gorsy, Leipzig +
VG Bild-Kunst, Bonn 2024)

Seit etlichen Jahren kursieren medial und zumal im Internet
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zahllose Fake News oder andere Lügen. Mit einer entfesselten
KI-Revolution dürfte sich all das noch ungemein beschleunigen.
Hohe Zeit also auch für die Kunst, die Realität und deren
Gegenkräfte zu überprüfen. Obwohl: Bewegen sich die Künste
nicht  seit  jeher  irgendwo  zwischen  Wirklichkeit  und
Vorstellung? Ist nicht gerade das ihre eigentliche Domäne?

Nach  fast  jeder  mittelprächtigen  TV-Talkshow  gibt  es
mittlerweile  einen  „Faktencheck“.  Nun  will  das  Kunstmuseum
Ahlen die so genannte Wirklichkeit und deren divergierende
Wahrnehmung  ausloten.  „Reality  Check“  heißt  die  neue,  von
Museumsleiterin Martina Padberg kuratierte Ausstellung, die 16
aktuelle  künstlerische  Positionen  mit  rund  75  Arbeiten
verschiedener  Sparten  (Malerei,  Skulptur,  Fotografie,
Installation, Digitalität) versammelt. Der Untertitel lautet:
„Wenn Dinge nicht sind, wie sie scheinen“.

Katalog in vierfacher Ausfertigung

Die Irritation beginnt schon mit dem Cover des Katalogs (20
Euro),  das  gleich  in  vierfacher  Ausfertigung  vorliegt  und
einem die Wahlmöglichkeit lässt: „Welche Version hast d u
denn?“ Nun, das ist noch harmlos. Im Verlauf des Rundgangs
kann  man  jedoch  so  manches  Mal  über  Ausgeburten  zwischen
Realität  und  Irrealität  oder  über  die  spezielle  Ästhetik
allfälliger  Katastrophen  erschrecken.  Die  meisten  Exponate,
durchweg von achtbarem bis beachtlichem Niveau, lassen einen
nicht unberührt.

Nun können wir hier nicht alle Künstlerinnen (11 an der Zahl,
dazu 5 männliche Mitstreiter – in früheren Zeiten war’s meist
umgekehrt)  einzeln  würdigen,  sondern  nur  ein  paar
Schlaglichter  werfen.  Generell  scheint  es,  als  werde  die
Wirklichkeit  gerade  dann  auf  hintersinnige  Weise  fraglich,
wenn sie in der Kunst überdeutlich, sozusagen fotorealistisch
dargestellt  wird.  Frappierend  beispielsweise  die  malerische
(!)  Arbeit  von  Jochen  Mühlenbrink,  der  eine  beschlagene
Spiegelscheibe  mit  vermeintlich  flüchtig  hingeworfenem



Strichmännchen-Gesicht als raffinierte Augentäuschung (Trompe
l’loeil) vor uns hinstellt. Was mit einem echten Spiegel und
flinker  Fingerübung  vielleicht  zwei  Sekunden  dauern  würde,
erfordert größte Sorgfalt bei der malerischen Umsetzung.

Blick in einen Raum der Ahlener Ausstellung: vorne eine
Skulptur von Ulrike Buhl („Implosion“), im Hintergrund
Gemälde von Stephanie Pech. (Foto: Bernd Berke)

Sich vor lauter Linien den Wald vorstellen

In Theresa Möllers waldartigen Farblandschaften glauben wir
nur deshalb lauter Bäume zu erkennen, weil uns echte Wälder so
vertraut sind. In Wahrheit zeigt sich hier eine ganz andere
Realität, jenseits unserer Erfahrungen. Die Konstruktion von
Wirklichkeit  hat  überhaupt  sehr  viel  mit  nicht  gerade
objektiver  Wahrnehmung  zu  tun.  Letztlich  nur  folgerichtig,
dass  der  Ausstellungskatalog  auch  einen  Beitrag  von  Prof.
Andreas Heinz enthält, seines Zeichens Direktor der Klinik für
Psychiatrie und Psychotherapie an der Berliner Charité, der
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Wahrnehmungs-Verzerrungen  in  psychotischen  Zuständen
erläutert.  Künstlerische  Imaginationen  und  Halluzinationen
sind beileibe nicht dasselbe, haben aber wohl subkutan damit
zu tun und können bis zum mehr oder weniger kontrollierten
Wahn  eskalieren.  Unterdessen  führt  uns  diese  Ausstellung
sicherlich  nicht  zu  finalen  Wahrheiten,  sie  stellt  aber
mancherlei Gewissheiten in Frage. Was schon eine Menge ist.

Schmelzender Gletscher, „sprechende“ Pflanzen

Bemerkenswert  Felix  Contzens  zunächst  eher  meditativ
erscheinende,  doch  eigentlich  beunruhigende  Arbeit
„Bradinnis“,  in  der  sich  das  Abbild  eines  isländischen
Gletschers  mit  dem  gespenstisch  überlagernden  Prozess  des
Abschmelzens  verbindet.  Durch  die  Projektion  wird  eine
unterschwellige, aber sehr wirkmächtige Realität sichtbar, die
sonst womöglich übersehen werden könnte. Es ist in dieser
Schau übrigens nicht das einzige Werk mit ökologischem Ansatz.

Katja Davar: „Still dreaming, she knew it was time to
set sail“ (2023), Schwarzer Buntstift, schwarzes und
silbernes Grafitpulver und Firnis auf 250-Gramm-Papier

https://www.revierpassagen.de/134909/reality-check-im-kunstmuseum-ahlen-wirklichkeit-auf-dem-pruefstand/20241013_1232/2023-08-21_katja-davar_04-1-2


collé,  145  ×  230  cm  (Foto:  Mareike  Tocha,  Köln,  ©
Courtesy: Bernhard Knaus Fine Art, Frankfurt am Main und
VG Bild-Kunst, Bonn 2024)

Sodann mag man sich in den subtil rätselvollen Zeichnungen von
Katja  Davar  verlieren,  die  Formationen  aus  diversen
Zusammenhängen  und  Jahrhunderten  (darunter  gar  ein
Fliesenornament  aus  dem  Ahlener  Museum)  zu  silbriggraublau
unterlegten  Traumszenen  fügt  –  auf  tatsächlich  geradezu
traumwandlerische Weise. Auch führt sie aus dem Reich des (für
uns)  Unsichtbaren  vor,  wie  Pflanzen  insgeheim  miteinander
kommunizieren. Das wollten wir doch immer schon mal gewusst
haben. Und sei’s halt in der Imagination.

Bilder im chemischen Wandel

Silke Albrecht collagiert Schicht für Schicht Farbereignisse,
die  u.  a.  gesprayte,  fotografierte  und  genähte  Elemente
enthalten. Auch experimentiert sie mit chemischen Reaktionen,
die  bestimmte  Lacke  auf  Kupferplatten  einleiten  können.
Wahrscheinlich  werden  solche  Bilder  eines  Tages  anders
aussehen als jetzt, sie sind prinzipiell unfertig, so dass
ihre Wirklichkeit eben dem Wandel und buchstäblich dem Wirken
unterworfen ist. Während der begrenzten Ausstellungsdauer sind
freilich noch keine grundlegenden Mutationen zu erwarten.

Das Thema wird immer wieder neu und anders umkreist: Caroline
Hake  hat  sich  von  den  glatten  Oberflächen  der  Fernseh-
Kulissenarchitekturen  (Sendungen  wie  „Glücksrad“  und  „Wahre
Wunder“)  zu  großformatigen  Bildern  inspirieren  lassen.  Die
Illusions-Welten werden bis zur Abstraktion ausgereizt und auf
den bildlichen Begriff gebracht.



Achim Mohné: „Der Wolf vom Königsforst und das Mädchen“
(2020/24), multimediale Installation, 3-D-Rendering, 4K-
Video, VR, AR, 3-D-Druck, Vintage-Figurinen und UV-Druck
auf Tapete, Rauminstallation im Kunstmuseum Ahlen (© VG
Bild-Kunst, Bonn 2024)

Virtuelle Welt mit Wölfen und Populisten

Beherzter Sprung ins oberste Stockwerk, wo Achim Mohné eine
vielfältige,  ständig  anwachsende  virtuelle  Welt  erschaffen
hat, die mit eigenem Handy oder geliehener VR-Brille „belebt“
werden  kann.  Hier  herrscht  zwischen  Wirklichkeit  und  Trug
vollends  Verwirrung,  zumal  der  Künstler  auch  KI-generierte
Szenen einbaut. Es geht zudem um politische Fakes, sieht man
doch zwischendurch Björn Höcke und Donald Trump ihre wüsten
Reden schwingen, wobei Höcke mit der abgehackten Kunstsprache
von Chaplins „Der große Diktator“ unterlegt wird. Überdies
geht  es  um  das  Auftauchen  von  Wölfen  und  ferner  um  eine
Urfassung des „Rotkäppchen“-Stoffs, die gar nicht gut ausgeht.
Dass  das  ganze  Amalgam  die  Betrachtenden  gründlich
überfordert, gehört innig zum Konzept. Geht es uns denn heute
nicht  just  so:  dass  wir  oft  kaum  noch  zu  unterscheiden
vermögen, ob etwas Substanz hat, ob es „stimmt“ oder nicht?
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P.  S.:  Quasi  als  Katalog-Schlusswort  wird  Bundesliga-
Schiedsrichter  Sascha  Stegemann  zitiert,  der  geradezu
philosophisch sinniert: „Die Menschen neigen dazu zu glauben,
dass das, was sie sehen, Realität ist. Aber wie wirklich ist
unsere Wirklichkeit wirklich?“ Bei der nächsten irrwitzigen
VAR-Entscheidung * werden wir dran denken.

„Reality Check. Wenn Dinge nicht sind, wie sie scheinen“.
Kunstmuseum  Ahlen,  Museumsplatz  1,  59227  Ahlen.  Vom  13.
Oktober 2024 bis zum 26. Januar 2025. Geöffnet Mi-Sa 15-18
Uhr, So und feiertags 11-18 Uhr.

www.kunstmuseum-ahlen.de

_____________________________

* Für Fußball-Laien: VAR = Video Assistant Referee, immer
wieder  umstrittenes  Kontrollorgan  für  Schiedsrichter-
Entscheidungen

Bloß  nichts  Erzählendes
zeigen – eine Werkschau von
Jobst Tilmann im Kunstmuseum
Ahlen
geschrieben von Bernd Berke | 5. Juli 2025
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Der  Künstler  Jobst  Tilmann  erläutert  in  Ahlen  eines
seiner Bilder. (Foto: Bernd Berke)

So  kann’s  gehen,  wenn  ein  Künstler  seine  Retrospektive
weitgehend  selbst  kuratiert:  Der  heute  im  ostwestfälischen
Wiedenbrück lebende Jobst Tilmann (70) hat binnen zwei Jahren
aus einem Fundus von rund 4000 Arbeiten fast 200 für die
Werkschau im Kunstmuseum Ahlen ausgewählt – und sich dabei
rückblickend die strenge Kernfrage gestellt: „Habe ich mein
Leben verplempert?“ Oder ist Haltbares entstanden? Tilmanns
trockene Bilanz nach der intensiven Selbstbefragung: „Es ist
gut ausgegangen.“

Ausgegangen? Nicht im Wortsinne eines Aufhörens. Tilmann hat
nach eigenem Bekunden „noch einiges vor“. Und seine Werkschau
heißt ja auch vielsagend „Anfang ohne Ende“. Tatsächlich sind
im Laufe der rund 35 Schaffensjahre, die diese Retrospektive
umfasst, immer wieder Neuanfänge und neue Orientierungen zu
erkennen. Von „Nullpunkt“ und „Reset“ an bestimmten Punkten
seiner Biographie spricht der Künstler selbst. Doch es scheint
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auch so, als sei er sich und seiner Vorgehensweise durch all
die Jahre letztlich treu geblieben. Oder mit der Zeit treu
geworden, wenn man so sagen darf.

Wo der Blick des Betrachters zunächst einer Irrfahrt
(wie einst bei Odysseus) gleicht: Jobst Tilmanns Bild
„Ulysse“ (2008), Acryl auf Leinwand. (© VG-Bild Kunst,
Bonn 2020)

Grundsatzentscheidung nach Gusto: Wer durch den Haupteingang
das Museum betritt, somit von unten kommt und dann aufwärts
geht, bewegt sich von neuesten Arbeiten bis in die 1980er
Jahre zurück. Wer es lieber chronologisch vorwärts möchte,
muss eben oben im zweiten Stockwerk beginnen. Das musste jetzt
erst mal gesagt sein.

„Ich bin kein Malschwein“

Eine frühe Tätigkeit als „Kunsterzieher“ (Tilmann spricht das
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Wort beinahe angewidert aus) hat er rasch beendet und sich
alsbald  als  freier  Künstler  eingerichtet,  anfangs  im
zeitlichen Kontext der malwütigen „Jungen Wilden“, denen er
sich  freilich  nie  anschließen  mochte.  „Ich  bin  kein
Malschwein“,  stellt  er  unmissverständlich  klar,  einen
ironischen Begriff jener Jahre verwendend, der ungefähr so
klingt wie „Rampensau“ im Theaterwesen. Tilmann ist hingegen
einer, der denkend, wenn nicht gar mitunter grübelnd zu Werke
geht und fleißig an künstlerischen Problemen arbeitet. Man
müsse in solchen Dingen konsequent sein und dürfe sich „keine
Tricks“  gestatten,  sagt  er.  Und  außerdem:  „Ich  bin  eben
Niedersachse. Und Protestant.“ Aha.

Nach einem Kunststudium in Hannover und ersten, gar nicht mal
erfolglosen  Künstlerjahren  mit  Atelier  in  Springe/Hannover,
hat Tilmann zu Beginn der 1980er Jahre gleichsam alle Brücken
zum  bis  dahin  geführten  Leben  abgebrochen  –  familiär  und
beruflich. Es war eine grundlegende Neuorientierung. Er zog
bzw. es zog ihn 1982 nach Südfrankreich, in einen abseits der
Touristenströme  gelegenen  Winkel  der  Provence,  nach  St.
Restitut.  Anderes  Klima,  andere  Farben,  anderer
Menschenschlag. Als Künstler wecke man dort – auch in der
einfachen Bevölkerung – ein wesentlich größeres Interesse als
in Deutschland, befindet Tilmann. Sehr schnell habe er sich in
der südfranzösischen Kunstszene vernetzen können.

Anregung durch Steinformationen

Eine  wichtige  Anregung  waren  seinerzeit  die  unterirdischen
Steinbrüche  der  Region.  Die  in  den  Stein  eingezeichneten
Linien und Schnitte haben ihn fortwährend beschäftigt, auch
hat er sich bis heute eine Neigung zum lichten Grau als einer
Hauptfarbe bewahrt. Beides deutet nicht auf farblichen oder
formalen  Exzess,  sondern  eher  auf  Minimalismus  hin.
Tatsächlich  fällt  dieser  Begriff  gelegentlich,  wenn  von
Tilmanns Werk die Rede ist. Doch natürlich verhält es sich
vielfältiger, uneindeutiger und komplizierter. Jobst Tilmann
selbst  kann  (anders  als  so  manche  seiner  Berufskollegen)



ausführlich,  wort-  und  gestenreich  über  Beweggründe  und
Triebkräfte seiner Kunst sprechen.

Jobst  Tilmann:
„Marseille“  (1995),
Tusche, Kreide und Tape
auf  Papier.  (VG-Bild
Kunst, Bonn 2020)

Sein  Weg  führte  jedenfalls  früh  weg  vom  abbildhaften
Realismus, hin zur entschiedenen Gegenstandsferne. Dem Begriff
„Chaos“  kann  Tilmann  wenig  abgewinnen,  das  sei  nur  ein
hilfloses Wort für den Fall, dass wir etwas nicht begreifen
und  durchdringen.  Tatsächlich  walte  im  Chaos  eine  höhere
Ordnung. Spontane Einfälle und Assoziationen (Sieht z. B. dies
oder  jenes  Bild  nicht  aus  wie  eine  Landkarte?)  lässt  er
gelten,  doch  diese  Sichtweise  solle  man  möglichst  schnell
hinter sich lassen. Die Bilder sprächen durchaus für sich –
ohne zusätzliche Sinnstiftung. Auch gebe es dafür keine Vor-
Bilder in der Natur. Allerdings verlangten seine Arbeiten eine
gewisse  Einlässlichkeit  und  Zuwendung  seitens  der
Betrachtenden. Welche Künstler würden sich das nicht wünschen?

Einhegung und Freisetzung

Auch „Themen“ sind bei Tilmann nicht gefragt, viele Bilder
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tragen  keine  Titel  –  und  falls  doch,  dann  manchmal  eher
belustigt  klingende,  nicht  ganz  ernst  zu  nehmende
(„Besserwisser“). Generell gilt: bloß nichts Erzählendes, bloß
kein „Narrativ“. Stattdessen: stringente und strikte Arbeit an
künstlerischen Problemen, ein nicht nachlassendes Bemühen, das
oft genug ins Grundsätzliche mündet: Was ist überhaupt ein
Bild? Wie kann man es aufbauen? Hat da jemand L’art pour l’art
gesagt, also Kunst um der Kunst willen? Ganz falsch wäre es
nicht.

Ein  Strang,  der  sich  durchs  gesamte  Werk  in  all  seiner
Vielfalt  zu  ziehen  scheint,  ist  der  beständige  Wechsel
zwischen  Einhegung  und  Freisetzung  von  Formen.  Der
Spannungsbogen  reicht  von  nahezu  „mathematisch“  anmutenden
Arbeiten bis hin zur tänzerischen Leichtigkeit. Nimmt das Eine
überhand,  wird  das  Andere  bekräftigt.  Und  bald  wieder
umgekehrt. Oder es treten neue Elemente hinzu, wie in einer
Phase die sogenannten „Störenfriede“. Das sind beispielsweise
rundliche,  klopsartige  Formen,  die  den  vorherigen
Liniengerüsten  etwas  Spontanes  und  Eigenwilliges
entgegensetzen. Und überhaupt: Sobald eine Reihe von Bildern
gar zu „seriell“ zu geraten droht, sobald dem Künstler die
Formalien  allzu  „beherrschbar“  und  regelhaft  erscheinen,
braucht es wieder einen Entschluss und eine verändernde Tat.

Bei all dem kommt die Bewegung des Künstlers vor Leinwand und
Papier, also das Gestische, wohl immerzu ins Spiel. Man muss
nur sehen, wie Tilmann sich erklärend vor seinen fertigen
Bildern bewegt, dann kann man sich den eigentlichen Malvorgang
ein wenig vorstellen. Es ist, als würde er sich erläuternd
noch einmal ans Werk begeben.



Um  die  Ecke  gemalt:  Ausstellungsansicht  von  Jobst
Tilmanns Bild mit dem Titel „Besserwisser“, der freilich
gar nichts über Machart und Texturen des Bildes besagt.
(Foto: Bernd Berke)

Was sich aus dem „Sumpf“ erhebt

Ein  neueres  Verfahren  besteht  darin,  anfangs  eine  Art
urtümlichen  farblichen  „Sumpf“  (Tilmann)  herzustellen,
zuweilen  auch  mit  Wischfeudel  aufgetragen  oder  aus  Eimern
hingegossen. Daraus erwüchsen wie von selbst durchaus schöne
Bilder. Aber: „Schöne Bilder interessieren mich nicht.“ Also
ist es erst der Beginn. Hernach wird vorzugsweise jenes lichte
Grau  begrenzend  eingesetzt,  um  aus  den  vorherigen
Farbverläufen  einzelne  Formen  (der  Künstler  nennt  sie
„Protagonisten“)  individuell  hervorzuholen.  Es  sei  recht
eigentlich keine Konstruktion, sondern es ergebe sich, wenn
man die Formen in ihrem Eigenwert aufspürt und ihnen nachgeht.

Damit nicht genug: Im weiteren Prozess entsteigen just einige
dieser Formen den Bildern und werden zu Skulpturen. Auch so
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eine Befreiung, eine Freilassung aus dem Bildgeviert. Ganz
anders, gleichsam selbst-bewusster hängen diese Figurationen
nun  im  Raum.  Mit  des  Künstlers  Worten  eher  philosophisch
ausgedrückt: Es seien „neue Entitäten“ entstanden, es sind
also – mag man paraphrasieren – neue Wesenheiten in die Welt
geraten. Willkommen im Museum.

Tilmanns französische Zeit ist übrigens seit 2002 passé. Anno
2000  erhielt  er  einen  Ruf  an  die  HAWK  (Hochschule  für
Angewandte Wissenschaft und Kunst) in Hildesheim. Da merkte er
im Hinblick auf seine etwas älteren Tage, dass er denn doch im
Hannoverschen  besondere  Heimatgefühle  verspüre.  Aus
Ostwestfalen  hat  er’s  ja  nicht  so  weit  dorthin.

Jobst Tilmann: „Anfang ohne Ende“. Kunstmuseum Ahlen, Kreuzung
Museumsplatz 1 / Weststraße 98. Vom 8. März bis zum 24. Mai.
Mi/Do/Fr  14-18  Uhr,  Sa/So/Feiertage  11-18  Uhr,  Mo/Di
geschlossen.  Begleitbuch  30  Euro.

 

 

Wer  innig  mit  den  Bildern
lebt – Werke aus der Sammlung
Brabant  im  Ahlener
Kunstmuseum
geschrieben von Bernd Berke | 5. Juli 2025
Von Bernd Berke

Ahlen. Das bringt Museumsleute in Verlegenheit: Wenn sie eine
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ausufernde Sammlung wie jene von Frank Brabant zeigen und
dafür einen bündigen Titel finden sollen. In Ahlen begnügt man
sich  mit  der  Allerwelts-Kennung  „Meister  der  Moderne“.
Dahinter aber verbirgt sich die Geschichte eines Mannes, der
insgeheim so innig mit den Bildern lebt wie sonst nur wenige.

Der  1938  in  Schwerin  geborene  Frank  Brabant  wuchs  in
bescheidenen  Verhältnissen  auf.  Kinobesuche  waren  für  den
Jugendlichen  zu  teuer,  also  ging  er  in  die  Museen,  was
seinerzeit nichts kostete. Dort begann für ihn sozusagen der
„Film seines Lebens“.

1958 wurde er Versicherungskaufmann in Mainz, von 1968 bis
1988  war  er  Gesellschafter  einer  großen  Discothek,  heute
genießt er die finanziellen Früchte. Seit 1964 frönt er seiner
in jungen Jahren geweckten Bilder-Leidenschaft.

Die Wohnung über und über mit Gemälden gefüllt

Mit einem kleinen Blatt von Max Pechstein fing es an und wuchs
sich aus. Je nach Geldbeutel (in den 60ern waren 3000 Mark für
eine Arbeit von Erich Heckel eine enorme Summe) kaufte Brabant
vor allem Expressionisten hinzu, doch auch Neo-Impressionismus
und  „Neue  Sachlichkeit“  verschmähte  er  nicht.  Konstruktive
Kunst, welche in ihrer oft reißbretthaften Machart die Seele
nicht  existenziell  berührt,  fehlt  fast  gänzlich.  Heute
verwahrt Brabant in seiner 130-Quadratmeter-Wohnung, die er
mit niemandem teilen muss, Hunderte von Kunstwerken. Ahlens
Museumsleiter Burkhard Leismann versichert, Brabant habe die
heimischen Wände über und über mit Bildern verhängt und gar
einige Fenster mit Gemälden verdunkelt. Man stelle sich vor…

Erstaunlich, genug, dass man in Ahlen nun 192 Bilder aus dem
so überaus lieb gewordenen Fundus präsentieren darf. Es muss
den Sammler einige Überwindung gekostet haben, seine Schätze
für eine mehrjährige Tournee (die in Ahlen mit später nicht
mehr möglicher Vielfalt beginnt) „loszulassen“.

Ohne Rücksicht auf die Moden des Marktes



Stets erwarb Brabant – ohne Rücksicht auf Moden des Marktes –
nur Bilder, die ihn direkt ansprachen. Was allzu populär ward,
mag der Sammler nicht mehr vorzeigen: Warhol und Chagall waren
daher für die Schau tabu. Es verwundert bei dieser Art des
Sammelns nicht, dass die meisten Arbeiten Menschenbildnisse
sind. Mögliches Motto: Bilder sehen dich an. Von Toulouse-
Lautrec  über  Jawlensky  bis  zu  Emil  Schumaeher  und  Markus
Lüpertz kommen so zahllose prominente Namen zusammen – oft mit
eher unscheinbaren Nebenwerken.

Daneben finden sich aber auch etliche Ölbilder und Grafiken
nahezu  „namenloser“  Künstler.  Wer  kennt  beispielsweise  die
1898  in  Dortmund  geborene  Gerta  Overbeck-Schenk?  Selbst
hartnäckige Recherchen brachten das Ahlener Museum in manchen
Fällen nicht weiter.

Man muss ja nicht gleich Bernard Schultzes Bildtitel wörtlich
nehmen: „Ersatz für Leben“. Doch wer seine Existenz so sehr
auf die Kunst abstellt wie Brabant, kann oder sollte dabei
nicht  einseitig  bleiben.  Alle  Spielarten  des  menschlichen
Daseins  sind  denn  auch  vertreten,  bis  hin  zu  drastischen
Bordellszenen oder grauslichen Mord-Bildern.

Der häufigste Grundton des Ganzen dürfte freilich eine gewisse
Melancholie sein. Wenn man hie und da (angesichts deutlicher
Qualitäts-Sprünge) meint, es könne sich doch um ein eben sehr
persönlich geprägtes „Sammelsurium“ handeln, so gibt es immer
wieder  Werke,  die  derlei  Skepsis  verstummen  lassen;  Ein
Beispiel nur: Vor Karl Hofers „Mädchen mit blauer Vase“ könnte
man stundenlang verharren.

Kunstmuseum Ahlen, bis 9. Februar 2003. Katalog 25 Euro.

 



Nur ein leiser Nachklang der
modernen  Impulse  –  Arbeiten
von  Hermann  Schweizer  und
William  Straube  im
Kunstmuseum Ahlen
geschrieben von Bernd Berke | 5. Juli 2025
Von Bernd Berke

Ahlen.  Beruhigende  Nachricht:  Von  den  Überschwemmungen  in
Ahlen ist das dortige Kunstmuseum vor Wochenfrist gänzlich
verschont geblieben. Weder Haus noch Bilder haben gelitten.
Also zeigt man wie geplant die Doppelausstellung über William
Straube (1871-1954) und Hermann Schweizer (1910-1988).

Es ist „Moderne aus der zweiten Reihe“. Beide Künstler haben
allenfalls  mittlere  Bekanntheit  erlangt.  Dem  in  Herdecke
geborenen Hermann Schweizer kommt ein regionaler Wirkungsgrad
zu.  Sein  Abitur  machte  er  in  Hagen,  das  Referendariat
absolvierte er in Dortmund und Bochum. Viele Jahre war er
Kunsterzieher  in  Ahlen,  wo  er  1947  die  Kulturgesellschaft
mitbegründete.

In den Schuldienst trat Schweizer 1937 ein. Damals verfemten
die Nazis moderne Regungen als „entartet“. Schweizer hat sich
dem  üblen  Zeitgeist  nicht  hurtig  angepasst,  jedoch
fortschrittliche  Impulse  gedämpft.  Er  malte  realistische
Porträts – selbst seinerzeit ein relativ unverdächtiges Genre.
Ein Selbstbildnis (1934) oder die Porträts der Eltern wirken
bieder. Der nüchterne Blick der „Neuen Sachlichkeit“ ist nur
als leiser Nachklang spürbar.

„Dortmund in Schutt und Asche“
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Die Folgen des Krieges schilderte Schweizer später mit Klage-
Bildern wie „Dortmund in Schutt und Asche“ (1945). Doch erst
häufige Reisen zu den Lofoten-Inseln inspirierten ihn zu einer
neuen Formensprache. Die nördlich-dunklen Gesteinsformationen
regten Schweizer in den 70er und 80er Jahren zu eigensinnigen
Schöpfungen  an.  Mal  türmen  sich  die  Massive  auf  wie  eine
bedrohliche Mega-Stadt, mal wirken sie wie Kristallisationen
einer  künftigen  Maschinenwelt.  Es  gibt  einige  bezwingende
Stücke  unter  diesen  zwischen  Naturvorbild  und  Abstraktion
flirrenden Arbeiten.

William Straube, der gleichfalls als Kunsterzieher tätig war,
ist  selbst  ein  lebenslang  Lernender  gewesen.  Bereits  als
Künstler und Zeichenlehrer in Koblenz etabliert, zudem längst
mit akademischen Weihen aus Berlin versehen, nahm er 1908 ein
erneutes Studium an der Pariser Académie Matisse auf, und mit
45 Jahren ging er in Stuttgart noch einmal bei Adolf Hölzel
„in  die  Lehre“.  1925  zog  er  sich  vor  großstädtischen
Turbulenzen  an  den  Bodensee  zurück.

Die bunte Welt der Variétés

Straubes  Werk  geriet  geradezu  schulbuchhaft,  man  sieht
gleichsam einigen Facetten der Moderne noch einmal bei der
verspäteten Genese zu. Straube adaptiert etliche Einflüsse.
Blätter aus Skizzenbüchern sind zu sehen, in denen er die
Kompositions-Schemata der Alten Meister einübte.

Im Frühwerk fallen kubistisch gefasste Porträts auf, kantig-
geometrisch überformte Gesichter. Formale Strenge hält damit
Einzug, nachdem die allerersten Bilder im Bann des Jugendstils
noch weicher und fließender erschienen.

Auch die Frische des Augenblicks stand Straube zu Gebote: Eine
schwungvolle, bis ins Karikaturhafte reichende Serie kostet
die Farb- und Bewegungs-Welt der Varietés aus. Es sind spontan
vor Ort „notierte“ Skizzen, die hernach im Atelier koloriert
wurden.  Formal  weitaus  stärker  reduziert,  zeugen  sodann



Straubes Tunesien-Bilder davon, wie präzise er seine Mittel
nun  einzusetzen  wusste.  Doch  vom  Genialen  ist  es  nur  ein
Abglanz.

Hermann  Schweizer  (bis  22.  Juli),  William  Straube
(Dauerausstellung).  Kunstmuseum  Ahlen,  Weststraße  98.  Tel.
02382/ 91 83-0. Geöffnet Di / Do 15-18, Mi/Fr 15-19, Sa/So
10-18 Uhr.

 

Energische  Bilder  aus  dem
Bauch der Erde – Arbeiten aus
50 Jahren von Erwin Bechtold
in Ahlen
geschrieben von Bernd Berke | 5. Juli 2025
Von Bernd Berke

Ahlen. Ein Mann hält Rückschau: Erwin Bechtold, vor 75 Jahren
in  Köln  geboren,  bewegt  sich  seit  rund  einem  halben
Jahrhundert  auf  der  Kunstszene.  Nun  blickt  er  im  Ahlener
Museum auf sein reiches Schaffen. Etliche Bilder hat er lange
nicht mehr gesehen – und nun ist er überrascht, wie treu er
sich selbst in all der Zeit geblieben ist.

Man wird nicht gar so viele 75-Jährige finden, die derart
neugierig und vital sind wie der hoch aufgeschossene, vom
Leben  anscheinend  gar  nicht  gebeugte  Bechtold.  Seine
Bekenntnisse sind allemal in die Zukunft gerichtet: „Nichts
ist endgültig fertig“. Oder: „Für mich ist nicht so spannend,
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was ich gestern gemacht habe, sondern was ich morgen machen
werde“. Beständiger Zweifel am Geschaffenen hält seine Bilder
und wohl auch ihn selbst jung.

Zu Beginn der 50er Jahre hatte er – damals für Deutsche noch
eine abenteuerliche Reise – in Paris beim berühmten Fernand
Léger („Ungeheure Ausstrahlung, aber ein miserabler Pädagoge“)
frühe  künstlerische  Impulse  empfangen.  Seit  1958  lebt  der
künstlerische Autodidakt (von Haus aus Setzer und Drucker) die
meiste Zeit auf Ibiza.

Und seine Kunst? Nun, sie beruht zuallererst auf konstruktiven
Bildgerüsten,  auf  immer  wieder  anders  und  oftmals  seriell
durchgespielten  Grundformen  wie  etwa  Quadrat,  Winkel  oder
Bogen.

So unberechenbar wie das Leben

Doch er arbeitet keinesfalls streng geometrisch, nicht Maß für
Maß.  „Gestische  Ausbrüche“,  spontan  gesetzte  Bewegungen  im
Bild hauchen den statischen Mustern Odem ein und beziehen ihre
Energien  wohl  auch  aus  Bechtolds  heftigen  informellen
Anfangen. Es ist also langst nicht alles Kalkül. Diese Bilder
sind so wenig berechenbar und mitunter so irritierend wie das
Leben.  Doch  sind  es  Werke,  auf  deren  Qualität  man  sich
durchweg  verlassen  kann,  denn  der  einstige  documenta-
Teilnehmer (1968) entlässt offensichtlich kein Werkstück aus
seinem Atelier, das nicht bis ins Letzte sinnreich gefügt
wäre.

Mit  gehäufeltem  Sand  vermischt,  bekommen  die  Farbspuren
mitunter eine greifbare Materialität, als seien sie von einem
Vulkan ausgespien worden – tief aus dem Bauch der Erde. Über
einige Bilder ziehen sich Ritzungen oder gar Kraterspuren, aus
denen lackartig glänzende Farb-Bahnen sanft glitzern. Dieser
Kontrast verstärkt die Wirkung der ansonsten stark aufgerauten
Oberflachen – und umgekehrt: Das Schrundige lässt das samtig
Schimmernde umso stärker hervortreten.



Mit heutigen Mitteln alte Themen aufgegriffen

In  Ahlen  ist  man  so  klug,  keine  strikte  Chronologie
einzuhalten, sondern beispielsweise Bilder von 1959 direkt mit
neuesten Arbeiten zu konfrontiercn. Und siehe da: Sie passen
geradezu  phänomenal  zueinander,  wenn  auch  das  Werk  sich
zeitgemäß entwickelt und entfaltet hat. Das zumeist erdhafte
Farbspektrum  mit  so  vielen  grauen,  braunen,  schwärzlichen
Tönen hat sich im Prinzip ebenso gehalten wie das Interesse an
gewissen Form- und Flächen-Strukturen. Man merkt, dass hier
stets derselbe Geist am Werke war.

Bechtold  hat  sich  innig  in  seine  früheren  Phasen
hineinversetzt und zur Schau ein Künstlerbuch gestaltet: Mit
seinen  heutigen  Mitteln  greift  er  die  ehemaligen  Stile
nochmals auf – sozusagen eine monologische Zeitreise, aus der
flirrende  Spannung  erwächst.  Und  so  kommt  einem  die
Ausstellung zum 75. Geburtstag des Künstlers auch gar nicht
vor  wie  eine  hehre  Retrospektive  im  Sinne  eines
Schlusspunktes,  sondern  just  wie  eine  Zwischenbilanz.
Fortführung  jederzeit.

Erwin Bechtold: „Wie war das. Wie ist das“. Kunstmuseum Ahlen.
Bis 5. November. Di/Do 15-18, Mi/Fr 15-19, Sa/So 10-18 Uhr.
Eintritt 8 DM (Gag wegen des Künstler-Geburtstages: 75-Jährige
zahlen nichts). Künstlerbuch 65 DM.

Die  Kunst  strebt  nach
Unendlichkeit  –  Rolf  Nolden
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und Norbert Kricke im Ahlener
Museum
geschrieben von Bernd Berke | 5. Juli 2025
Von Bernd Berke

Ahlen.  Viele  Künstler  hüllen  sich  in  melancholisches
Schweigen, wenn sie etwas über ihre Arbeit sagen sollen. Weil
die Kunst für sich selbst sprechen soll. Vielleicht meinen sie
auch, daß wir sie sowieso nicht verstehen. Es gibt aber auch
solche, deren Rede in eigener Sache überfließt. Zu ihnen zählt
Rolf Nolden, der jetzt vom Kunstmuseum Ahlen präsentiert wird.

Man  muß  sich  die  Situation  vorstellen:  Nolden  hat  die
Ausstellung  eigenhändig  aufgebaut,  rund  14  Tage  lang.  In
dieser  Phase  war  er  nahezu  allein  mit  den  leeren
Räumlichkeiten. Bis alles so war, wie er es wollte, hat er
immer und immer wieder Feinabstimmungen von Form, Farbe und
Material  vorgenommen,  hat  Fluchtlinien,  Perspektiven,
Horizonte  und  Blickachsen  neu  ausgerichtet.  Denn  dasselbe
Kunstwerk wirkt in jedem Raume anders.

Auf  diese  stillen  Exerzitien  folgt  die  Eröffnungs-
Pressekonferenz – und nun darf Nolden endlich mitteile, woran
ihm gelegen ist. Da sprudelt es aus ihm heraus. Da zitiert er
Denker  wie  Descartes,  Kant,  Albert  Einstein  oder  Stephen
Hawking  und  diverse  Kunstrichtungen  als  Kronzeugen.  Auch
erzählt er von seinem Zimmernachbarn während c des Studiums,
jenem  angehenden  Chemiker,  der  sich  mit  vielgestaltigen
Kristallbildungen befaßte.

Diagonal in die vierte Dimension

All das führt Nolden stets zu seinem Kerngedanken zurück:
Kunst könne uns geistig in die vierte Dimension, könne uns
letztlich  in  die  Unendlichkeit  führen.  Der  Titel  der
Ausstellung  deutet  an,  daß  auch  keine  Zeitgrenzen  gelten:
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„Vergegenkunft“ – Vergangenheit, Gegenwart und Zukunft also,
in einem Wort geballt.

Und wie gelangt man zur womöglich befreienden Endlosigkeit?
Einer gängigen These zufolge ist die Diagonale ein Königsweg.
Und  so  gehört  denn  auch  die  ausgreifende,  den  Raum
organisierende und über ihn hinaus weisende Schrägung zu den
bevorzugten Mitteln des Rolf Nolden. Auf dieser Basis erhebt
sich  –  in  Tafelbild  und  Skulptur  –  eine  Vielfalt  von
Ausdrucksformen.  Denn  schier  endlos  ist  die  Anzahl  der
Kombinationen, wenn Linien einander durchkreuzen, ins Leere
laufen, in Flugbewegung zu geraten scheinen oder in erhabener
Ruhe  ihren  Zielpunkt  finden.  Erfahrung,  Formbewußtsein  und
Überlegungen  zu  Maß  und  Zahl  sind  unerläßlich,  damit  ein
solcher  Ansatz  einerseits  variabel  bleibt  und  andererseits
nicht ins Chaos der Beliebigkeit trudelt.

Noch weiter fächert sich Noldens Skala auf, wenn man bedenkt,
mit welchen Materialien er arbeitet. Er baut beispielsweise
einen  seitwärts  pfeilfömig  zugespitzten  Turm  aus  dünnen
Glasscheiben, eigentlich fragil wie ein Kartenhaus und doch
von  monumentaler  Standfestigkeit.  Dann  kombiniert  er  in
Quadern  und  Säulen  das  grünlich  schimmernde  Glas  mit
Ummantelungen aus Stahl – Dialog zwischen Durchlässigkeit und
Dichte. Oder er legt eine Kunst-„Pipeline“ mit Röhrenstücken
in ausgeklügelter Abfolge der Proportionen. Auch dies kann man
sich verlängert vorstellen – eben bis ins Unendliche.

Flankiert  wird  die  Nolden-Schau  durch  eine  Gruppe
zeichnerischer Arbeiten von Norbert Kricke (1922-1984). Ganz
grob gesagt: Was Nolden die Diagonale ist, war Kricke die
gebogene Linie, die er sich als unendliche Menge von bewegten
Punkten  dachte.  Oft  wirken  die  Krümmungen  wie  Abbilder
mikroskopischer oder atomarer Verläufe. Auch hier also der
Drang, sich einer verborgenen Dimension zu nähern.

Kricke, der zeitlebens mindestens 40 000 Zeichnungen schuf,
hat zu grandioser Reduktion gefunden. Manche Blätter zeigen



nur  noch  eine  einzige  Linie,  die  freilich  nicht  achtlos
gestrichelt worden ist, sondern nur so und nicht anders ihren
Weg nehmen darf.

Rolf Nolden/Norbert Kricke. Kunstmuseum Ahlen, Weststraße 98.
02382 / 91 83 0. Bis 26. Oktober, Di/Do 15-18 Uhr, Mi/Fr 15-19
Uhr, Sa/So 10-18 Uhr. Eintritt 5 DM.


