Dusseldorfer K21l: Parkett
saniert, Kunst neu sortiert

geschrieben von Birgit Kolgen | 12. September 2018

Tiiren neu, Parkett saniert, Technik repariert: Die Handwerker
waren fleiBig im Diisseldorfer K21, dem zeitgendéssischen Teil
der Kunstsammlung NRW.

Wiedereroffnung des K21 1in
Dusseldorf: Installations-
Ansicht mit Werken von Jeff
Wall und Rosemarie Trockel.
(Foto: Achim Kukulies / ©
Kunstsammlung NRW)

Auch die beliebte Kletterinstallation ,in orbit“ von Tomas
Saraceno — Abenteuerspielplatz fur Schoéngeister — musste
gewartet werden. Drei Wochen blieb das alte Standehaus hinterm
Schwanenspiegel geschlossen. Direktorin Susanne Gaensheimer
nutzte die Zeit, um ein festes Team zu installieren und die
Kunst frisch aufzumischen. Die Sammlungsraume sehen mal wieder
anders aus, ein Besuch lohnt sich.

Eintritt frei heiBt es im ersten Stock. Das ist allerdings
nicht so sensationell, denn es gibt wenig zu entdecken auBer
Sammelkartons und Alt-Videos aus dem Archiv der legendaren
Disseldorfer Avantgarde-Galerie Fischer. 1In einem rot
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ausgelegten und schrag bestuhlten Veranstaltungsraum mit dem
Titel ,Salon2l” darf der Besucher sich ausruhen oder lesen.
Das machen wir aber lieber spater bei einem Kaffee in der neu
und praktisch moblierten Museumsbar Pardo’s, wo nur das
Blubberblasen-Muster der Tapete noch darauf hinweist, dass das
Ganze mal eine Rauminstallation von Jorge Pardo war.

Dicke Hosen mit Holzwolle

Wer mehr erleben will, zahlt zwOlf Euro und steigt empor in
den zweiten Stock, auch ,Bel Etage“ genannt. Hier gibt es bis
Januar eine kleine Sonderausstellung jener amerikanischen
Konzeptkunstlerin, die sich das mannliche Pseudonym Lutz
Bacher zugelegt hat und ihre eigene Identitat schon seit den
1970er-Jahren erfolgreich verbirgt. Die Szene schweigt sich
aus, denn das Geheimnis gehort zur Show, die in diesem Fall
nach einem Song von Tina Turner benannt ist: ,What’s Love Got
to Do With It“.

Was Liebe damit zu tun hat? Keine Ahnung. Wie die junge
Kuratorin Beatrice Hilke erklart, ist Bachers Werk sehr
heterogen, also uneinheitlich. Durchgangig sei nur ihr
»Interesse an Strategien der Aneignung“. Soll heiBen: Lutz
Bacher benutzt Vorgefundenes und macht es nicht ohne Witz zu
ihrer Kunst: Konsumartikel, Handy-Videos, Notizzettel zum
Beispiel. Die vergroBerte und verzerrte Unterschrift wvon
Donald Trump hat sie zu einer Art Wandfries ausdrucken lassen.
Drei Sale sind damit bestickt — und mit Holzwolle und
Glitzerfolienstreifen ausgestreut. Was an den Schuhen kleben
bleibt, kann weg. Stehen bleiben sollen 21 mit ,Las Vegas”“
bedruckte und mit Holzwolle ausgestopfte Schlafanzughosen
(,Vegas Pants”). Dicke Hosen ohne Inhalt. Verstehe.

Von draullen drdohnt Orgelgebraus: Bachs Toccata in d-Moll, von
Lutz Bacher bei einem Konzert in New York mit dem Smartphone
aufgenommen, samt Nebengerauschen. Beherzt geklaut, wird der
Klassiker nun als eigenes Soundwerk im Treppenhaus von K21
prasentiert: ,Music in the Castle of Heaven®, Musik im



Himmelsschloss. Jedenfalls nicht zu uberhoren.
GroBer Geist im Treppenhaus

So beschallt dost keiner, der weitergeht =zu den
Sammlungsraumen. Zehn von 13 Mini-Ausstellungen wurden neu
gestaltet. Dabei sind skurrile Kombinationen entstanden wie
Rosemarie Trockels dunkle Wollbilder ,My Phantasy”, ein aus
der Wand ragendes Wachsbein mit Socken und Herrenschuh von
Robert Gober und Jeff Walls Leuchtfotografie von zwei Madchen
am unheimlichen ,Abfluss” im Wald. Uberhaupt gibt es von Wall,
dem Meister der irritierenden Bilderzahlung, einige
interessante Arbeiten im K21. Schon, sie wiederzusehen.

Im Treppenhaus steht jetzt einer von Thomas Schuttes ,Grofllen
Geistern“ aus Gussstahl und bewacht den Eingang zum dritten
Stock. Schittes groBRe ,Bronze-Frau“ von 2001 liegt still in
ihrer zerstuckelten Pracht vor drei Regalen mit kleinen
,Ceramic Sketches”. In einer anderen Raumfolge weist eine
geschunden aussehende Gipsfigur des tabulosen amerikanischen
Performers Paul McCarthy den Weg zu einem Video von Marina
Abramovié¢, die sich 1975 unter dem Motto ,Art is beautiful”
(Kunst ist schon) die Haare bis weit uUber die Schmerzgrenze
mit stahlernem Gerat gekammt und geblirstet hatte. ,Einige
Werke in diesen Raumen konnten moglicherweise verstorend
wirken”, heillt der Warnhinweis an der Tur.

Magisches Schattenspiel

Jugendfrei sind hingegen die liebevollen Installationen von
Hans-Peter Feldmann, der mit allerlei sich drehendem
Trodelkram ein magisches ,Schattenspiel” geschaffen hat. Vier
groBe Frauenkopfe, die Feldmann nach beruhmten Bildnissen hat
kopieren 1lassen, amusieren den Betrachter mit ihren
unerklarlichen Blicken. Weiterhin wurden sachliche Fotografien
des Becher-Schulers Thomas Ruff kombiniert mit den flur uns
ratselhaften Bilderfunden von Akram Zaatari von der Arab Image
Foundation, der die Direktorin Gaensheimer im letzten Herbst



eine Ausstellung gewidmet hatte. FuUr den westlichen Blick
ebenso fremd, aber faszinierend sind die ,Cabaret Crusade”-
Trickfilme des agyptischen Kiunstlers Wael Shawky. Mit
zauberhaften, glasern wirkenden Marionetten vor surrealen
Kulissen erzahlt Shawky die Geschichte der Kreuzzuge aus
arabischer Sicht.

Das ist originell, aber man weif nicht, ob das Publikum davon
so gebannt sein wird wie das ,Audience” auf Thomas Struths
gleichnamiger Serie von Grollfotografien, die im Flur hangen.
Eine Sonderausstellung der angesagten chinesischen Multimedia-
Kinstlerin Cao Fei soll im Herbst fur Spannung sorgen.

Info: Nach Sanierungs- und Umbauarbeiten ist das K21 in
Diisseldorf an der StandehausstraBe 1 jetzt wieder fiir das
Publikum geoffnet: Di.-Fr. 10 bis 18 Uhr, Sa./So. 11 bis 18
Uhr. Neben neu sortierten Sammlungsraumen ist im zweiten Stock
eine Ausstellung der US-Konzeptkiinstlerin Lutz Bacher zu
sehen: ,What’s Love Got to Do With It“ (bis 6. Januar).
Eintritt: 12 Euro. www.kunstsammlung.de

Abstraktion macht den Kopf
frei - Carmen Herrera 1im
Dusseldorfer K20

geschrieben von Birgit Kolgen | 12. September 2018

Die Lady ist inzwischen 102 Jahre alt. Sie lebt immer noch in
ihrem Wohnatelier in Manhattan und arbeitet taglich an ihrer
Kunst — wenn auch mit Hilfe eines Assistenten, der fiir sie
Linien abklebt und Farben mischt.
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I.

Portrat Carmen
Herrera, um 1961. (©
Fotografie von Ralph
Llerena, George
Perruc Staff
Photographers -
Foto: Kunstsammlung
NRW)

Carmen Herrera, 1915 auf Kuba geborene Malerin mit
amerikanischem Pass, hat verdammt lange auf ihre Anerkennung
warten mussen. Die Boys ihrer Generation, von Jackson Pollock
bis Ellsworth Kelly, waren einfach zu dominant. Doch sie hat
alle uberlebt. Und jetzt ist ihre Zeit. Das coole New Yorker
Whitney Museum hat Carmen Herrera 2016 eine Ausstellung
gewidmet, die nun, reprasentativ erweitert, im Dusseldorfer
K20 zu sehen ist: ,Lines of Sight"“.

Man wird sich dran gewdhnen mussen, dass Susanne Gaensheimer,
die Biennale-erprobte neue Direktorin der Kunstsammlung NRW,
unsere Sehgewohnheiten auf die Probe stellt. Ihr Ehrgeiz gilt
nicht den geliebten Heiligen der klassischen Moderne, Picasso,
Klee, Max Ernst, Modigliani, mit denen Werner Schmalenbach das
Haus groB machte. Sie will den Blick des Publikums &6ffnen —
zum Beispiel fur Entdeckungen wie Carmen Herrera, deren Namen
bisher nur Eingeweihte kennen. Dabei hat die Kubanerin, wie
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die klare Schau im Erdgeschoss zeigt, durchaus ihren Rang in
der Kunstgeschichte des 20. Jahrhunderts.

Im Salon der Neuen Realitaten

Carmen Herrera war das siebte Kind eines angesehenen
Journalistenpaares in Havanna, malt schon fruh und besucht
Kunstkurse. Amerikanische Touristen kaufen ihr 1935 ein paar
Landschaften in 01 ab — aber das Gegenstadndliche wird sie
spater nicht mehr interessieren. Auf der Suche nach der
modernen Form beginnt sie 1938 in Havanna ein
Architekturstudium, das sie wegen politischer Unruhen
allerdings bald abbricht.

1939 heiratet die madonnenhafte Schonheit ihren Verehrer Jesse
Loewental, einen judischen Amerikaner deutscher Herkunft, und
zieht mit ihm nach New York. Bis zu seinem Tod im Jahr 2000
werden sie zusammen bleiben — unzertrennlich. Loewental 1ist
Lehrer, unterstutzt seine Frau in ihren Ambitionen und baut
nebenher die Rahmen fur ihre Bilder.

Ansicht aus der Herrera-
Ausstellung im Dusseldorfer
K 20. (Foto: Achim Kukulies
/ © Carmen Herrera /
Kunstsammlung NRW)

Er ist auch an ihrer Seite, als Carmen 1948 fur einige Jahre
nach Paris gehen will. In New York fuhlt sie sich fehl am
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Platze. Die mannliche Avantgarde erregt Aufsehen mit dem
Abstrakten Expressionismus, und sie kann kaum Englisch.
Franzosisch hingegen spricht sie flielend, und Paris kennt sie
von fruheren Aufenthalten. Das alte Europa nimmt sie
freundlich auf, sie wird Mitglied der Gruppe ,Salon des
Réalités Nouvelles” (Salon der Neuen Realitaten), lernt viele
Kinstlerkollegen kennen und experimentiert mit der
Abstraktion.

Die Eroberung der Luft

Noch mag sie das Raue, Ungestiume, mischt Sand in ihre
Acrylfarben, malt auf Sackleinen. Aus der freien Hand gesetzte
geometrische Formen zeigen Spuren der Leidenschaft, die
,Conquéte de 1’air*, die ,Eroberung der Luft”“ von 1950 ist
sogar eine wilde, informelle Zeichnung.

Wie Kuratorin Susanne Meyer-Bluser glaubt, befreit sich Carmen
Herrera mit diesen Gesten endgultig von den kubanischen Farben
und Formen, von der Vergangenheit. Nach Besuchen in der Heimat
beklagt sie sich uber Hitze und Moskitos, die Mutter geht ihr
auf die Nerven. Nach deren Tod 1963 wird Carmen Herrera nie
wieder nach Kuba zuruckkehren. Sie zieht einen Schlussstrich.

(I[]

Carmen Herrera: ,Verticals”,
1952, Acryl auf Leinwand.
(Privatsammlung Portugal / ©
Carmen Herrera)

Ohne die hitzige Sinnlichkeit der Karibik kann sich Carmen
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Herrera viel besser auf eine Kunst konzentrieren, die nichts
Erzahlerisches mehr hat, die ganz streng bei sich bleibt. In
einer ganzen Reihe von Bildern arbeitet sie nur mit Schwarz
und Weill, setzt Streifen so raffiniert gegeneinander, dass ein
optisches Flirren entsteht — wie spater auf den Bildern von
Victor Vasarely. Um genauere Effekte zu erzielen, arbeitet sie
fortan mit Klebebandern wie ein sorgfaltiger Handwerker.

Die Kraft von WeiRl und Griin

1954 kann sich Jesse Loewental nicht langer vom Schuldienst
befreien lassen, das Paar kehrt zurick nach New York. Dort, im
Zentrum der gespritzten und gekleckerten Ausdruckskunst,
entsteht Carmen Herreras formal sparsamste Serie: ,Blanco y
Verde”, Weils und Grun. Schmale Keile erscheinen da auf leerer
Flache und markieren mit subtilen, aber kraftvollen Effekten
die Grenzen der freien Malerei. Und wahrend die Pop-Art in den
1960er- und 70er-Jahren ihre auffalligen Spale macht und
Warhols Factory die Tabus bricht, bleibt Carmen Herrera der
Reduktion treu.

Carmen Herrera:
»Verde de Noche”
(,Grun der Nacht”),
2017, Acryl auf
Leinwand. (Courtesy
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Lisson Gallery / ©
Carmen Herrera)

Schlicht wie gute Architektur ist ihre Arbeit. Als Hommage an
die Baukunst kann man ihre ,Estructuras” sehen, Wand- und
Bodenobjekte aus je zwei, 1in klaren Farben bemalten
Sperrholzformen, die 1in reizvoller Spannung zueinander
arrangiert sind. Carmen Herrera mit ihrem Werk ist, wie die
Ausstellung beweist, den Heroen der Minimal Art wie Donald
Judd oder Sol LeWitt durchaus ebenblirtig. Aber trotz aller
Konsequenz wird die Meisterin in ihrer Wahlheimat USA lange
nur im Rahmen von ,Latin Art“ (lateinamerikanischer Kunst)
oder Frauenforen wahrgenommen.

Symmetrie kann sexy sein

Doch Carmen Herrera gibt nie auf. 1975 komponiert sie schwarze
Felder und leuchtende Farben zu kraftvollen ,Wochentagen”
(,Days of the Week®). Unbeirrbarkeit ist ein wichtiger Teil
der kunstlerischen Haltung.

Und siehe da: Ende der 1980er-Jahre bezeichnet der
einflussreiche Kritiker Stephen Westphall in der Zeitschrift
»Art in America®“ ihr Werk als ,a particularly sexy sort of
geometric symmetry“, eine besonders scharfe Art der
geometrischen Symmetrie. Stimmt: Man ist angezogen von diesen
Bildern, die das Erdgeschoss der Kunstsammlung beherrschen,
als hatten sie schon immer dazugehort.

Prof. Susanne Gaensheimer,
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Direktorin der Kunstsammlung
NRW. (Foto: Andreas
Endermann)

In der Tat will Susanne Gaensheimer ein alteres sowie ein
aktuelles Werk von Carmen Herrera fur die Sammlung erwerben.
Eines wie das klare ,Grun der Nacht” (,Verde de Noche”) von
2011. Man wird sehen. Obwohl die Kunstlerin erst mit uber 80
Jahren nennenswerte Verkaufe erzielt hat, sind die Preise
jetzt bereits uber die Millionengrenze gestiegen. Am Ende wird
es Carmen Herrera noch schaffen, neben den Boys zur
Klassikerin der Moderne zu werden. Passt doch zu K20.

,Carmen Herrera - Lines of Sight“. Bis 8. April in der
Kunstsammlung NRW, K20, Diisseldorf, Grabbeplatz. Geoffnet Di.-
Fr. 10 bis 18 Uhr, Sa./So. 11 bis 18 Uhr. Eintritt: 12 Euro.
Katalog 36 Euro. www.kunstsammlung.de

Parallel zeigt die Choreographin Maria Hassabi vom 9. Dezember
bis 21. Januar in der Grabbehalle die Performance ,Staging:
Solo #2". Wechselnde Tanzer werden sich dabei minimal bewegen
und , skulpturale Korperlichkeit” prasentieren. Der Eintritt zu
der Performance ist frei.

Das Leben ohne Verdunnung:
Otto Dix in Diusseldorf

geschrieben von Birgit Kdlgen | 12. September 2018
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Otto Dix:
»,Bildnis der
Tanzerin Anita
Berber*, 1925.
(Sammlung
Landesbank
Baden -
Wirttemberg im
Kunstmuseum
Stuttgart / ©
VG Bild-Kunst,
Bonn 2016)

Er hatte was, dieser junge Mann aus dem Osten. Eine Frechheit,
einen Charme, ein markantes Gesicht. Er trug schicke Anziige,
aber er sah darin nicht aus wie ein Biirger, eher wie ein
Gangster aus dem Kintopp. Und malen konnte der Kerl, zum
Firchten!

Die Gesellschaft im Dusseldorf der locker-leichten 1920er-
Jahre war 1irritiert, amusiert, fasziniert. Otto Dix
(1881-1969), im thiuringischen Kaff Untermhaus geborener Sohn
eines EisengieBers, machte 1922-25 sein Gluck am Rhein, hier
startete er seine Karriere. ,Der bose Blick”, so der Titel
einer grandios sortierten und arrangierten Schau im K20,
fuhrte den Meister der sogenannten Neuen Sachlichkeit
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geradewegs 1in den Olymp der Kunstgeschichte des 20.
Jahrhunderts.

Am liebsten mochte man sofort die fatalen Weiber sehen, fur
die Dix beruhmt wurde. Seine ,Tanzerin Anita Berber” von 1925,
dieses kaputte Luder aus der Berliner Szene, lockt und
leuchtet weit und breit an der Fassade der Dusseldorfer
Landesgalerie: kreidebleich, mit rotem Haar, roten Lippen und
rotem Kleid im roten Licht wie eine Teufelsbraut. Und da

drinnen sind noch viele andere - ,Mieze“ mit den
Krallenhanden, ,abends im Café“, die lauernde ,Liegende auf
Leopardenfell” oder ,Ellis“, die hinter einem koketten

Schleier die gelben Augen und das bissige Grinsen einer bdsen
Katze zeigt. Sie sind alle Teil der Vorstellung, die wir uns —
auch durch Dix — von den wilden 20er-Jahren machen.

Der Kinstler Otto Dix
im Jahr 1919, Fotograf
unbekannt (Otto Dix
Stiftung / Foto
Kunstsammlung NRW)

Der Mensch im entfesselten Zustand

Aber man sollte erst einmal nach 1links gehen, in den
Ausstellungssaal, der konzentriert von dem Ereignis handelt,
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das den Optimismus des fruhen 20. Jahrhunderts zerschmetterte.
Der Weltkrieg 1914-18 veranderte alles. Wie viele
Kinstlerkollegen war auch der talentierte junge Dix freiwillig
an die Front gezogen, um, wie er sagte, ,etwas Gewaltiges” zu
erleben, ,den Menschen in diesem entfesselten Zustand”.

Soldat Dix schoss unbekannte Gegner nieder, wurde selbst
verwundet. Er sah Panik, Verwistung — und er zeichnete, hielt
alles fest. Zehn Jahre spater entstand seine legendare
Grafikfolge ,Der Krieg“. Drastischer als Dix kann man das
Entsetzen nicht zeigen: die Grimassen der Toten, die Kadaver
der Pferde, die aufgerissenen Augen, die zerbombte Erde.

Otto Dix: ,Sturmtruppe geht
unter Gas vor“ (Detail),
1924, Aus: ,Der Krieg”“,
Zyklen aus 50 Radierungen,
2. Mappe (Otto Dix Archiv,
Bevaix / © VG Bild-Kunst,
Bonn 2016 / Foto
Kunstsammlung NRW)

Der Veteran, zuletzt Vizefeldwebel, will nichts mehr
beschonigen. In Dresden, wo er die Akademie besucht,
propagiert Dix Wahrhaftigkeit: , Ich brauche die Verbindung zur
sinnlichen Welt, den Mut zur Hasslichkeit, das Leben ohne
Verdunnung.“ Das kommt bei den blurgerlichen Kunstfreunden
nicht so gut an. ,Ich kumm uff keinen grienen Zweich", soll er
1920 gesachselt haben, ,meine Malereien sind unverkauflich.”
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Doch der Kollege Conrad Felixmuller vermittelt ihm den Kontakt
mit der Dusseldorfer Avantgarde-Gruppe Junges Rheinland - und
empfiehlt ihn bei Johanna Ey, einer Backersfrau, die seit 1916
ein Galerie-Café in der Nahe der Disseldorfer Akademie
betreibt, mit Otto Pankok und Gert Wollheim arbeitet und schon
viele Kunstler durchgefuttert hat. ,GroBes Ey, wir loben dich

a

/', dichtet ,Dada“-Max Ernst fur sie.

Otto Dix:
,Dienstmadchen am
Sonntag“, 1923.

(Otto Dix Stiftung /
© VG Bild-Kunst,
Bonn 2016 / Foto
Kunstsammlung NRW)

Beim Tanzen verliebt sich der Kiinstler

Mutter Ey ladt Dix im Herbst 1921 nach Disseldorf ein, lasst
ihn im Hinterstubchen uUbernachten und knupft fur ihn wichtige
Kontakte. Durch sie lernt er den Arzt und Sammler Dr. Hans
Koch kennen, der mit seiner mondanen, aber unzufriedenen
Ehefrau Martha ein Graphisches Kabinett betreibt. Koch 1lasst
sich von Dix portratieren — und Dix tanzt Charleston mit der
26-jahrigen Martha. Er ist betort von ihren Mandelaugen, dem
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vollen Mund, der kess geschnittenen Pagenfriseur und dem
mondanen Stil. Und er tanzt verdammt gut. Die beiden verlieben
sich schnell, und tatsachlich hat der Ehemann nichts dagegen,
weil er seinerseits schon 1langer die Schwagerin Maria
bevorzugt. Man ist nicht spieRBig im Dusseldorf der 20er-Jahre.

Martha, von Dix ,Mutzli“ genannt, lasst sich flott scheiden
und heiratet ihren schnieken Maler im Februar 1923. Er
portratiert sie stolz in Ol mit ihrem breitkrempigen roten Hut
und dem schwarzen Pelz, das Bild ist eine dunkle Pracht. Im
Juni kommt ihr erstes gemeinsames Kind zur Welt: Nelly. Papa
Dix malt beruckende Portrats von der molligen Kleinen. Auch
den spater geborenen Sohnen Ursus und Jan huldigt er
kinstlerisch und zeichnet Bilderblicher fur sie.

Otto Dix: ,Herren und
Damen”, 1922 (Private
Collection, Courtesy
Richard Nagy Ltd.,
London / © VG Bild-
Kunst, Bonn 2016 /
Foto: Kunstsammlung
NRW)

Schmeicheleien gibt es nicht
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Man findet ihn in dieser Ausstellung also durchaus, den
liebevollen Maler und Familienmenschen Dix. Kuratorin Susanne
Meyer-Buser hat der weichen Seite einen Raum gegeben. Aber
seine grole Starke zeigt sich, wenn er ohne innere Rucksicht
arbeitet. ,Wir wollten die Dinge ganz nackt, klar sehen,
beinahe ohne Kunst“, erklart er 1965 im Riuckblick. Das
akzeptierte auch seine FOorderin Mutter Ey, von der er 1924 ein
groRes, reprasentatives 01-Bildnis malt, auf dem sie in ihrem
lila Seidenkleid und mit dem geliebten spanischen Kamm im
schwarz gefarbten Haar vor einem roten Vorhang erscheint. Sie
posiert wie eine barocke Konigin. Aber die 60-jahrige Frau Ey
sieht eben aus, wie sie aussieht: fett, Doppelkinn, Falten um
den Mund, starre Augen hinter runden Brillenglasern. Eins ist
allerdings klar: Da steht eine unumstdBliche Personlichkeit.

Otto Dix: ,Mieze,
abends im Café”“,
1923 (Buchheim
Museum der
Phantasie, Bernried
/ Starnberger See /
© VG Bild-Kunst,
Bonn 2016 / Foto
Kunstsammlung NRW)
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Lobhudelei gibt’s nicht von dem aufstrebenden Malerstar, der
die abgetakelten Nutten und gierigen Freier, die Berliner
Puffmitter und die Hamburger Matrosen mit gnadenloser
Deutlichkeit festhalt. Die subtile Farbigkeit seiner Aquarelle
steht in krassem Kontrast zur Scharfe der Aussage. Und auch
Freunde und Kunden werden nicht geschont. Wie ein
insektenhaftes Mannlein, blaulich und mager, gestikuliert
Adolf Uzarski, Grundungsmitglied des Jungen Rheinlands. Der
groBe Schauspieler Heinrich George hockt da wie ein wutender
Ochsenfrosch. Paul Ferdinand Schmidt, der Direktor der
Kunstsammlungen Dresden, erscheint klapprig und verknittert,
wahrend der (sicher sehr gut zahlende) Dusseldorfer
Farbenfabrikant Julius Hesse im nlchternen Dreiviertelprofil
zumindest einen lebendigen Teint haben darf.

Symphonie einer GroBstadt

In zwei Ecken der raffiniert gebauten und farbig unterteilten
Ausstellung flimmern Ausschnitte des Stummfilms ,Berlin -
Symphonie einer GroBstadt” von 1927. Unterlegt von Gerauschen
und Musik wimmeln da die Bilder einer Zeit. Man sieht die
Autos und Trambahnen, die Revuegirls auf den Buhnen, die Damen
mit den kurzen Haaren und Kapotthuten. Die Welt war modern und
chaotisch geworden — und Dix war ihr leidenschaftlicher Maler.
1925 zieht er in die Hauptstadt, 1927 wird er Professor in
Dresden, die Welt beachtet ihn. Dann kommen die Nazis,
entlassen Dix sofort aus seinem Amt und stellen ihn kalt. Mit
der Familie zieht er sich zuruck an den Bodensee, wo er
versucht, nicht weiter aufzufallen. Es entstehen
altmeisterliche Idyllen. Aber das ist eine andere Geschichte.

Information:

,0tto Dix — Der bose Blick”: bis 14. Mai in der Kunstsammlung
Nordrhein-Westfalen K20, Diisseldorf, Grabbeplatz. Gedffnet
Di.-Fr. 10 bis 18 Uhr, Sa./So. 11 bis 18 Uhr. Jeden ersten Mi.
im Monat bis 20 Uhr. Katalog 34 Euro. Die Schau wird
anschlieBend von Juni bis Oktober in der Tate Liverpool in



GroBbritannien gezeigt: ,Portraying a Nation: Germany
1919-1933"“. www.kunstsammlung.de

Das Konzept 1st die Kunst:
Die Sammlung Fischer 1in
Dusseldorf

geschrieben von Birgit Kolgen | 12. September 2018

Ach, Verklarung tut ja so gut! Einhellig schwarmen selbst
konservative Biirger, Politiker und Lobbyisten fiir die spaten
1960er-Jahre, als der 1leicht verkrachte Kiinstler Konrad
Fischer in einem Torbogen an der Neubriickstr. 12, mitten in
der Diisseldorfer Altstadt, diese winzige Avantgarde-Galerie
aufmachte.

Mag sein, dass damals kaum einer hinguckte. Mag sein, dass
spatere Kunst-Superstars wie Gerhard Richter und Bruce Nauman
bei einer Vernissage mit dem Galeristen allein dastanden und
resigniert ein Bier trinken gingen. Heute will jeder, der alt
genug ist, dabei gewesen sein. Und die Jungen erschauern vor
Ehrfurcht.
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Die Kunstsammlung, neu
gemischt: ,25 Blocks and
Stones” von Carl André aus
der Sammlung Fischer vor

Jackson Pollocks
monumentalem Bild ,Number
32" von 1950. (©

Kunstsammlung NRW / Foto:
Birgit Kolgen)

Wie eine Offenbarung wird die wilde Zeit gefeiert. Und wie ein
Zeichen dieser O0Offenbarung 1leuchtet ein pinkfarbenes
Neonrohren-Denkmal von Dan Flavin am Eingang der Ausstellung
SWolke & Kristall” in der Kunstsammlung NRW. Auf 2000
Quadratmetern beschworen Uber 200 Werke der Sammlung Fischer
die Offnung der Kunst hin zum Konzept. Die Idee ist dabei
wichtiger als das Werk selbst, dessen Bestandteile unter
Umstanden sogar austauschbar sein konnen.

Aus den einstigen Versuchen ist ein Schatz geworden

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

Marion Ackermann, die scheidende Direktorin, fuhrte schon vor
uber sechs Jahren die ersten Gesprache mit Dorothee Fischer,
schloss den Deal jetzt mit den Kindern Berta und Kasper
Fischer ab und betont die ,unglaublich faire Verabredung”.
Lediglich die Halfte des unteren Schatzwertes fur die gesamte
Sammlung musste gezahlt werden, die andere Halfte ist ein
Geschenk der Fischers an die Kunstsammlung Nordrhein-



Westfalen, die dadurch zum Museum auch der sprdéderen Moderne
wird. In der von 1962 bis 1990 dauernden Ara des
Grundungsdirektors Werner Schmalenbach ware das nicht
passiert. Er verachtete neue Trends, kaufte nur die
abgesegneten Meisterwerke der Kklassischen Moderne und
bescherte den Disseldorfern einige der beruhmtesten Bilder von
Paul Klee, Max Ernst, Picasso oder Modigliani.

Das Format und das Feeling der Original-Galerie

Deren betdrende Wirkung hat die Sammlung Fischer nicht. Aber
sie 0ffnet den Blick fiur die Entwicklung der Kunst und der
Gesellschaft in der zweiten, freieren Halfte des 20.
Jahrhunderts. Es lohnt sich, genauer hinzusehen, zumal
Kuratorin Anette Kruszynski fur eine originelle Inszenierung
sorgte. Etliche der 16 Ausstellungsraume haben das Format und
damit das Feeling der Original-Galerie: drei mal elf Meter.
Auf dieser bescheidenen Flache legte der New Yorker Carl André
zur Eroffnung im Herbst 1967 hundert gleich groBe, industriell
gefertigte Stahlplatten aus. Das war die begehbare
Bodenskulptur ,5x20 Altstadt Rectangle”. So mancher lief Uuber
die Kunst und erkannte sie nicht. Derlei spitzbuibische Effekte
waren durchaus 1im Sinn des Galeristen, der selbst
kinstlerische Ambitionen hatte und sich als serieller Maler
Konrad Lueg nannte.

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

Aber sein wahres Lebenswerk war die Entwicklung der Galerie,
die zunachst, in Ermangelung wirtschaftlicher Erfolge, vom
Lehrerinnengehalt seiner Frau Dorothee finanziert wurde.
Konsequent prasentierte Fischer, was vom burgerlichen Publikum
als Spinnerei abgetan wurde. ,He made things possible”, er
machte Dinge modglich, sagt der heute als Videokunstler
weltbekannte Amerikaner Bruce Nauman, dessen Installation ,Six
Sound Problems for Konrad Fischer® von 1968 man jetzt in der
Kunstsammlung betrachten — und vor allem horen kann. Mit einem
Tonband, aufgespannt zwischen einem Stuhl wund einem
authentischen Wiedergabegerat, wird da ein jaulendes Gerausch
erzeugt, wahrend sich eine leere Spule dreht.

Mit Fantasie, Konsequenz und Spiirsinn

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



Langsam, aber sicher, erreichte Konrad Fischer die Beachtung
der Zeitgenossen und konnte 1974 mit der Galerie in bis heute
existierende Raume an der PlatanenstraBe ziehen. Auch die
Sammlung wurde reprasentativer. Viele Stucke passen
ausgezeichnet in den Zusammenhang des Museums — geradezu
magisch wirkt das schwarze Tier (,Black Animal®) das Mario
Merz, der italienische Meister der Arte Povera, in den 1990er-
Jahren aus Papier und Leuchtzahlen konstruierte. ,25 Blocks &
Stones”, 25 Betonklotze mit aufgelegten kleinen Natursteinen,
die Carl André 1973 erstmalig arrangierte, 1liegen wie
selbstverstandlich wunter einem monumentalen Werk des
Abstrakten Expressionismus aus den 1950er-Jahren: Jackson
Pollocks 1964 von Schmalenbach erworbenes Bild ,Number 32“.
Mit knarrenden grauen Dielen, einer verschlossenen Tiur, einem
verhangenen Fenster und einer ratselhaft gruseligen Atmosphare
offnet sich unvermittelt der ,Raum fur einen Tag”, den Gregor
Schneider erst 1999 fur die Galerie Fischer konzipierte.

Da war Konrad Fischer schon nicht mehr auf der Welt. Sein Tod
1996 hatte die Kunstler erschuttert und zu besonderen Werken
inspiriert. Thomas Schutte malte zwOlf beruckend schone
»,Blumen fir Konrad” und schuf einen Keramikkopf nach
Zeichnungen, die am Totenbett des Freundes entstanden waren.
Carl André, der Partner der ersten Stunde, konzipierte aus
zwel mal 144 Bleibldcken, die er auf dem Boden auslegte, ein
stummes Requiem fur den Galeristen: ,Wolke & Kristall. Blei
Leib Leid Lied”. Die dunklen Klotze, nach Andrés Plan im Raum
verteilt und angeordnet, zeigen, wie eindringlich Konzeptkunst
wirken kann. Sie fordert das Denken und die Empfindung heraus.

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

www . kunstsammlung.de

Extra:


http://www.kunstsammlung.de

»Ich habe grole Dinge vor“

,Lieber Kasper Konig“, schrieb Konrad Fischer im Juli 1967, an
seinen in New York arbeitenden Freund: ,ich habe grofe Dinge
vor .. Ich mache eine Galerie auf.” Konig sorgte fur erste
Kontakte, und im Herbst 1967 eroffnete Fischer mit einer
Bodenskulptur des New Yorkers Carl André seine Mini-Galerie an
der Neubruckstr. 12, gleich neben dem legendaren Kinstlerlokal
Creamcheese.

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

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

Uber die Wirtschaftswelt
hinaus: Diisseldorfer Einblick
in Gabriele Henkels
Kunstsammlung

geschrieben von Eva Schmidt | 12. September 2018
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Wer kennt sie nicht noch von friiher, die weiBe Frau von
Persil? Das Waschmittel ist vielleicht das beriihmteste Produkt
der Firma Henkel aus Diisseldorf. Gabriele Henkel,
Kunstkennerin und Mazenin, hat mit den Jahren eine
eindrucksvolle Kunst-Sammlung aufgebaut, mit Werken von
beriihmten Diisseldorfer aber auch internationalen Kiinstlern des
20. Jahrhunderts und der Nachkriegsmoderne.

Die Bilder aus der Firmenzentrale sind nun erstmals o6ffentlich
im Museum zu sehen, kuratiert von Gabriele Henkel selbst. Die
weille Frau ist naturlich nicht dabei, daflr eine interessante
Auswahl von Gerhard Richter uUber Gunther Uecker bis hin zu
Heinz Mack, Frank Stella und Imi Knoebel.

Tatsachlich ist es nicht ganz leicht, den Saal mit der Henkel-
Ausstellung in der Kunstsammlung NRW am Grabbeplatz in
Disseldorf uberhaupt zu finden. Nach ein paar Irrwegen durch
die standige Sammlung 6ffnet sich aber der Blick in den grolen
rechteckigen Saal. In der Mitte sind zum Kontrast zu den
Bildern und Objekten an den Wanden Podeste mit kostbaren
aullereuropaischen Teppichen und Wandbehangen ausgestellt. So
exquisit und kunstvoll diese Stucke sind, erschliefSt sich
nicht ganz der inhaltliche Zusammenhang zu den anderen Werken.
AulRer, dass sie auch Henkel gehoOren.

Die 40 ausgestellten Werke aber beweisen den untriglichen
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Instinkt der Sammlerin Gabriele Henkel: Viele wichtige
Kinstler der klassischen Moderne sowie abstrakte Werke der
Nachkriegszeit sind zu sehen. Farbenfroh ragen die bunten
Blechobjekte von Frank Stella in den Raum; auch Imi Knoebel
liebt knallige Farben und geometrische Formen.

Tatsachlich spiegelt sich sogar das Thema Arbeitswelt in
einigen Werken wieder: So zeigt Jean Metzingers Gemalde
,Relais” von 1920 eine Fabrik, ironisch greift Konrad Klapheck
das Verhaltnis von Mensch und Maschine in seinem Werk ,Die
Diva”“ von 1973 auf — die mondane Dame ist eigentlich eine
Dusche, die ihren ,Kopf“ ziemlich hoch tragt.

Gabriele Henkel war es immer wichtig, diese Kunstwerke allen
Mitarbeitern zuganglich zu machen, so hingen sie in Fluren,
Konferenzraumen, Treppenhausern oder Blros. Sie reflektierten
und erweiterten dabei den Horizont der Arbeitswelt. Im Museum
dagegen ergeben sie eine kompakte Schau und zeigen bisher
Unbekanntes von bekannten Namen. Nach Umrundung des Saales
stoBt man links neben der Tiur auf ein aktuelles Werk von Horst
Minch (,Der grolBe Blonde” von 2015) und ist mit diesem
witzigen Abschluss direkt in der Gegenwart angekommen.

Den Ausgang aus dem Museum zu finden war dann wieder etwas
schwieriger: Ich verirrte mich noch kurz in Joseph Beuys
goldenem ,Palazzo Regale” (starke Sache, 1immer einen
Kurzbesuch wert), bis ich wieder in der Dusseldorfer Altstadt
landete. In der Dammerung trat langsam die rote Leuchtschrift
auf dem Wilhelm-Marx-Haus hervor: Sie wirbt fur Persil.

Die Ausstellung ,Henkel — Die Kunstsammlung® ist bis zum 14.
August 2016 zu sehen. Internet: www.kunstsammlung.de
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,Malerei als Poesie“: Miré-
Ausstellung in Diisseldorf

geschrieben von Eva Schmidt | 12. September 2018

Frau, Vogel, Stern: Diese Motive bilden die Konstanten im Werk
des spanischen Malers Joan Miré. Im Laufe seines
Kiinstlerlebens (1893-1983) sind sie in seinen Gemalden immer
wieder zu finden.

Doch zeigt die aktuelle Ausstellung in der Kunstsammlung NRW
in Disseldorf (zu sehen bis zum 27. September), wie Miré sich
in seinen verschiedenen Schaffensperioden immer wieder neu
erfand: Seien es seine Themen, seine Materialien oder seine
Farbgebung. Die Zeit spiegelt sich in seinem Werk, mag es
vordergrundig auch so kindlich daherkommen. Denn es waren
beileibe keine friedlichen Zeiten in diesem 20. Jahrhundert,
das von zwei Weltkriegen und der spanischen Diktatur unter
Franco gepragt war.

AuBerdem legt die Ausstellung den Schwerpunkt auf Mirds
Beziehung zur Poesie. Denn eigentlich malte er Gedichte. So
spielt die Schrift als poetische Zeile oder als grafisches
Zeichensystem eine entscheidende Rolle in seinem Werk. In der
»Schlange des Aberglaubens” beispielsweise: Schon vom Format
her ist das Bild ein Spruchband, das sich an der Wand entlang
schlangelt. Wie eine steinzeitliche Bilderschrift wirken die
bunten Hieroglyphen, die nicht ohne Hintersinn auf die Angste
des modernen Menschen anspielen.


https://www.revierpassagen.de/31155/miro-malerei-als-poesie-ausstellung-in-der-kunstsammlung-nrw-in-duesseldorf/20150624_1815
https://www.revierpassagen.de/31155/miro-malerei-als-poesie-ausstellung-in-der-kunstsammlung-nrw-in-duesseldorf/20150624_1815

Foto: Gabriel Ramon
© Kunstsammlung NRW

Nicht zuletzt zeigt die Schau verschiedene Kunstlerblcher, die
Miré gemeinsam mit seinen Dichterfreunden wie Paul Eluard,
André Breton u.a. geschaffen hat. Joan Mir6é war ein
passionierter Leser: So hat die Kunstsammlung in die Mitte des
ersten Saals sozusagen seine Bibliothek nachgebaut und mit
Titeln ausgestattet, die Mird selbst besall. Wer méchte, kann
sich in einem Ledersessel niederlassen und ein wenig
schmokern.

Auch als HoOorprobe spielt die Dichtung in der Ausstellung eine
Rolle. Wie Trockenhauben beim Friseur hangen Lautsprecher vor
bestimmten Bildern von der Decke, darunter hort man Poesie,
auf Franzdsisch rezitiert. ,Une étoile caresse le sein d’une
négresse”“, so der Titel eines Bild-Gedichts von 1938. Die
Textzeile 1ist in weiler Schrift in die schwarze Leinwand
hineingeschrieben. Das Bild ist aber nicht als Illustration
eines Gedichts zu verstehen, sondern es 1ist das Gedicht
selbst, ein gemaltes Gedicht.

Surrealismus, Kubismus, Fauvismus — an all diesen Stromungen
hatte Mird Anteil und man kann sie in seinem Werk entdecken.
In den zwanziger Jahren des 20. Jahrhunderts kam er als junger
Mann aus Barcelona nach Paris und taucht tief in die
Kunstszene ein. Am liebsten traf er sich mit Literaten aber
auch Picasso bewunderte er. Im spanischen Pavillon der
Weltausstellung 1937 in Paris stellte Mird neben Picassos
,Guernica“ sein Gemalde ,Der Schnitter” aus, das spater leider
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verloren gegangen ist.

Foto: Jaume Blassi
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Der zweite Saal zeigt Mirds Aufbruch ins GroBformat,
inspiriert von der 68er Bewegung: Sein Stil wird bewegter,
wilder, man spurt den Furor in den Bildern. Die kindliche
Schreibschrift weicht einer zeittypischen Druckschrift, auf
einem Gemalde lasst sich ,Mao“ entziffern. Am Ende des
Rundgangs leuchten die Bilder in knalligem Orange; Frau,
Vogel, Stern — diese Motive kann der Besucher hier wieder
entdecken. So bleibt Mird sich treu, auch in der Veranderung.

Weitere Informationen:
www. kunstsammlung.de

Nagel gegen die Gewalt:
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Ginther Uecker in der
Dusseldorfer Kunstsammlung
NRW

geschrieben von Eva Schmidt | 12. September 2018
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Ein Menschenauflauf fiir ein paar alte Nagel? Die Schlange vor
der Kunstsammlung NRW (K 20) in Diisseldorf maandert bis zur
Heinrich-Heine-Allee, ein Durchkommen ist nicht moglich. Auch
der Presseausweis hilft da nicht weiter: ,Der Pressetermin war
gestern”, bescheidet der Zerberus am Eingang barsch.

Aber ich mochte doch Uber die Eroffnung berichten: Denn heute
Abend beginnt die erste Museumsausstellung von Gunther Uecker
in Dusseldorf, wo der inzwischen 84jahrige Kunstler seit 1953
lebt und wo er Anfang der 60er Jahre gemeinsam mit Heinz Mack
und Otto Piene die ZERO-Bewegung begrundete.
Ministerprasidentin Hannelore Kraft soll sprechen, Uecker
selbst ist anwesend. ,Auch fur Journalisten kein Zutritt“
weist der Zerberus einen weiteren Kollegen ab. ,Sie schreiben
doch heute sowieso nichts mehr...!” Ach ja? Schon mal was von
Online-Journalismus gehort?

Wie ich dann doch noch reingekommen bin, bleibt mein
Berufsgeheimnis. Nur so viel: Ein Zerberus kann eben auch
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nicht alle Pforten gleichzeitig bewachen..

Innen halten sich die Gaste auf Einladung des Sponsors schon
am Sektglas fest, wahrend Hannelore Kraft im Saal und uber
drei Monitore das Kunstland NRW lobt und eine ,gute Ldsung“
ankundigt, die fur die Portigon Sammlung der West LB gefunden
werden soll. Im Moment plant die Landesregierung eine
Stiftung, um den Verkauf der Werke in alle Welt zu verhindern.

Ich halte mich lieber an das, was schon hier hangt — und bin
begeistert: Im groflen Raum zur Rechten empfangen einen Ueckers
unverwechselbare Nagelbilder. Jedes hat seinen eigenen
Rhythmus, seine eigene Plastizitat, seine eigene Dynamik. Der
eiserne Werkstoff wirkt mitunter fast weich, wie die Wirbel im
Fell von Tieren; ich mochte gerne mit der Hand daruber
streichen, aber lasse das naturlich, um nicht unangenehm
aufzufallen.

Stundenlang konnte ich an den zahlreichen unterschiedlichen
Nagel-Exponaten entlangwandern, jedes 1ist anders, jedes
verandert sich mit der Blickrichtung des Betrachters. Fur
Uecker ist der Nagel aber nicht nur Gebrauchsgegenstand,
sondern Symbol mit biblischem Bezug. Mit Nageln wurde Jesus
ans Kreuz geschlagen; so steht der Nagel bei Uecker auch
dafur, wie Menschen Menschen Gewalt antun — nicht zuletzt in
einem von zwel Weltkriegen gepragten Jahrhundert.



Foto: Nic
Tenwiggenhorn/Kunstsa
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Diese Lesart setzt sich im zweiten Ausstellungsraum fort,
obwohl das Material ein anderes ist: GroBe Stoffbahnen hangen
hier von der Decke, mal zerloéchert, mal bemalt und bedruckt.
Der ,Brief an Peking” entstand fur eine Ausstellung in China
1994. Zentrales Element ist die Menschenrechtserklarung der
Vereinten Nationen von 1948, die Uecker in dichter Schrift auf
den Stoff geschrieben und dann mit schwarzer Farbe
uberarbeitet hat: Die Ausstellung wurde kurz vor der Eroffnung
abgesagt und konnte erst 13 Jahre spater gezeigt werden.

Nageln, geileln, aufklatschen, vergasen: Die Stirnwand des
Raumes wird ganz von schwarzen Worten in verschiedensten
Sprachen eingenommen, die die ,Verletzung des Menschen durch
den Menschen” ausdricken. In der Mitte des Raumes schlielSlich
stehen die zum ,Terrororchester” versammelten Klangobjekte,
die von den Museumsbesuchern per Knopfdruck betatigt werden
konnen und einen ohrenbetaubenden, kreischenden Larm
verursachen. Die Gewalt wirkt uber das Ohr, den Verstand, das
Auge und den Tastsinn auf uns ein: Das ist ebenso plakativ wie
wahr, denn kein Opfer kann sich dieser Wucht entziehen. Wir
konnen nur aufhoren, uns immer weiter etwas anzutun.


http://www.revierpassagen.de/29156/naegel-gegen-die-gewalt-guenther-uecker-in-der-kunsthalle-duesseldorf/20150210_1313/uecker2_installation_foto_nic_tenwiggenhorn_01

Weitere Infos:
www . kunstsammlung.de

Alexander Calder und Candida
Hofer: Zwei Ausstellungen 1in
Dusseldorf

geschrieben von Eva Schmidt | 12. September 2018

P o
' -

|

Foto: Achim Kukulies, ©
Calder Foundation, New York
/ Artists’ Rights Society
(ARS), New York

© Kunstsammlung NRW

B— ]

Damit ihr Himmel nicht leer ist, hangt man fiir Babys ein
Mobile auf: Das ist bunt, tanzt durch die Luft und macht die
Welt zu einem freundlichen Ort. Die Kunst des amerikanischen
Bildhauers Alexander Calder (1898-1976) spricht ebenso direkt
unsere kindliche Seele an: Als einer der ersten hat der
Avantgardist abstrakte Formen in Bewegung versetzt und damit
die kinetische Kunst begriindet.
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Calder gilt als Erfinder des Mobiles, gepragt hat den Begriff
allerdings Marcel Duchamp bei einem Atelierbesuch bei Calder
in Paris, als er seine neuesten Objekte begutachtete. Die
Wortschopfung kombiniert die franzosischen Worte ,Bewegung”
und ,Motiv“ und die neue Ausstellung in der Kunstsammlung NRW
in Dusseldorf ,Avantgarde in Bewegung“ zeigt bis Januar 2014
Calders schwingende, klingende und farbenfrohe Objekte aus den
30er und 40er Jahren.

»S50 wie man Farben komponieren kann, kann man auch Bewegung
komponieren®, lautet ein Credo von Calder und selten ist man
sich der drei Dimensionen eines Ausstellungsraumes so bewusst
wie in der ersten Calder-Ausstellung seit 20 Jahren 1in
Deutschland. Uber den Kdépfen schweben filigrane und zugleich
raumbeherrschende Objekte in den bizarrsten GroBen, Formen und
Kombinationen. Zugleich tritt mit dem Klang noch eine vierte
Dimension hinzu, der Calder ebenso einen wichtigen Platz
einraumt: Durch die Bewegung geraten seine Skulpturen 1in
Schwingung und die verschiedenen Materialien erzeugen durch
ZusammenstOoBe eine ebenso zauberhafte wie zufallige Melodie.

Leider ist es nicht erlaubt, die Mobiles im Museum selbst in
Bewegung zu versetzen und so warten die Besucher gespannt auf
den Mitarbeiter des K 20, der alle halbe Stunde eine rote
Kugel mit einem wattierten Stab anstupst. Unter groRem ,Ah“
und ,0h“ setzt sich eine Kettenreaktion in Gang und das
Instrumentarium aus Flaschen, Dosen, Kisten und Gongs lasst
eine Melodie horen, deren Komponist der Zufall ist.
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Wenn Calder fur Kunst in Bewegung steht, so zelebriert Candida
Hofer ein paar hundert Meter weiter im Museum Kunstpalast das
genaue Gegenteil: Ihre Fotografien verschreiben sich der
absoluten Statik menschenleerer Raume. Die 1944 geborene
Tochter von ,Fruhschoppen”-Gastgeber Werner HOfer studierte an
der Dusseldorfer Kunstakademie in der Becher-Klasse und lebt
in Kéln. Nun sind unter dem Titel ,Dusseldorf” Arbeiten
ausgestellt, die in der Landeshauptstadt entstanden sind -
beginnend in den 70er Jahren bis heute, so dass die Schau auch
Hofers Entwicklung als Fotografin nachzeichnet.

Denn nicht immer waren ihre Bilder menschenleer: In fruhen
Fotos von Schaufenstern im Stadtgebiet spiegelt sich die junge
Hofer sogar selbst mit Kamera. Eigentumlich spartanisch mutet
das sparliche Warenangebot hinter vergilbten Vorhangen in den
Geschaften der 70er Jahre an. Seltsam, hatte man doch fruher
niemals ein Gefuhl eines Mangels und doch scheinen sich die
Sehgewohnheiten durch die Supermarktkultur weitaus starker
gewandelt zu haben, als einem selbst bewusst ist.

Interessant ist auch HoOofers Serie der ersten turkischen


http://www.revierpassagen.de/20019/alexander-calder-und-candida-hofer-zwei-ausstellungen-in-dusseldorf/20130917_2030/calder_quatre_systemes_rouges__300

Gastarbeiter und ihrer Lebensumstande; ein
maschinengeschriebener Brief der Akademie genehmigt der
damaligen Kunststudentin ganz altmodisch-burokratisch die
Reise ins Heimatland der Arbeiter, um dort zu fotografieren.
Hofers Fotos aus anderen Teilen der Welt bekommt man aber in
dieser Ausstellung nicht zu sehen, die Auswahl beschrankt sich
allein auf Dusseldorf.

So blickt der Besucher in Kirchen, Prunkraume des Benrather
Schlosses, die Eingangshalle eines Burohochhauses und das
Treppenhaus des Stahlhofes. Die Szenarien atmen Perfektion,
Akkuratesse wund bestechen durch 1ihre harmonische
Bildkomposition wie die Stillleben alter Meister. Es sind, so
ist es im Katalog nachzulesen, ,Raume vergangener burgerlicher
Offentlichkeit” und sie sind leer. Die versteckte Sprengkraft
einer solchen Aussage zeigt, dass die Abwesenheit des Menschen
als Sujet durchaus zum gesellschaftlichen Statement werden
kann. Aus unseren ehrwirdigen Institutionen sind wir langst
verschwunden — aber wo sind wir hin?

Infos:

K 20: ,Alexander Calder - Avantgarde in Bewegung“,
www.kunstsammlung.de

Museum Kunstpalast: ,Candida Hofer — Diisseldorf”, www.smkp.de

Von Mausen und Menschen:
Wolfgang Tillmans
fotografisches Werk im
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Dusseldorfer K 21

geschrieben von Eva Schmidt | 12. September 2018

»Zwel Dinge erfiillen das Gemiit mit immer neuer Bewunderung:
der bestirnte Himmel iiber mir und das moralische Gesetz in
mir.“ Aber wie passt die vielzitierte Sentenz des Philosophen
Immanuel Kant zu einem Fotokiinstler der Gegenwart?

Eigentlich gar nicht, méchte man meinen, doch empfangen den
Besucher gleich im ersten Raum der Ausstellung von Wolfgang
Tillmans im Dusseldorfer K21 riesengrofle C-Prints von
sternentubersaten Nachthimmeln. An der Wand gegenuber zieht
eine kleine schwarze Venus uUber den orangenen Ball der Sonne.
»Wann habe ich zuletzt einen derart geilen Sternenhimmel
gesehen”, fragt man sich unwillkudrlich und denkt an den
letzten Sommerurlaub am Meer. Ernuchterung ereilt einen gleich
im nachsten Zimmer: ,Bitte nackt duschen”, warnt ein Schild
und weitere Fotos zeigen unordentliche Kleiderstapel und
schlecht sortierte Socken auf dem Sofa sowie herumstehendes
Geschirr. Woher weill der Fotograf denn so genau, wie es bei
uns zu Hause aussieht?

Wolfgang Tillmans,
Venus Transit,
Kunstsammlung NRW
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Vielleicht weil er unserer Generation angehort? 1968 in
Remscheid geboren, feierte er noch ein paar wilde Partys in
Dlisseldorf oder so und machte sich dann Anfang der neunziger
Jahre nach England auf. Heute lebt und arbeitet er in London
und Berlin und die in der Schau versammelten Fotos wirken wie
die Chronik seines Lebens — faszinierend und beildufig
zugleich. Sie zeigen die ihn umgebenden Menschen und Dinge
vollig unpratentids. Ein Mann in Unterwasche betrachtet seine
FuBRsohlen, ein anderer steht im Schwimmbad herum.
Zimmerpflanzen in Nahaufnahme treten nur fur einen Augenblick,
namlich fur dieses Foto, aus ihrem unbeachteten Dasein hervor
und eine kleine Maus fluchtet in den Gulli, die Hinterbeine in
die Luft geworfen.

Ebenso selbstverstandlich blickt er auf die Phanomene der
Subkultur und auf die nach harten Nachten Gestrandeten:
Knutschende Manner, entblofte Muschis und Schwanze, die
friedlich neben hibsch angerichteten Flugzeugtabletts liegen.
Fast hatte man sie fur das kunstlich schmeckende Wiurstchen
gehalten, das in solchen Situationen o0fter gereicht wird.

Kaum ein Bild ist gerahmt, sie sind einfach so auf die Wand
gepinnt und auch die fotografierten Promis kommen ganz
unscheinbar daher: Fast hatte ich Kate Moss Ubersehen, bzw.
sie fur ein leidlich hubsches Madchen mit etwas schiefen
Zahnen gehalten, vor sich auf dem Tisch seltsamerweise eine
Frichte-Mischung aus Erdbeeren und Kartoffeln. Manchmal kommt
einem Tillmans vor, wie der Vorreiter der Facebookkultur: Ich
poste mein Leben und ihr sagt mir, wer ich bin. Tatsachlich
schafft es aber seine kiunstlerische Vermittlung, zu zeigen,
wer wir alle sind.



Wolfgang Tillmans,
Kunstsammlung NRW

AuBerdem hat sein Werk durchaus eine gesellschaftspolitische
Komponente: Eingehend hat sich Tillmanns mit dem Thema AIDS
beschaftigt. GroRformatig kopierte Zeitungsartikel lassen die
Berichte aus Kriegsgebieten monstrés erscheinen. Und das
wandfillende Foto von der blumengeschmickten Unterfihrung, in
der ein Migrant Opfer von Neonazis geworden war, braucht
keinen weiteren Kommentar. Ebenso wenig die Uberdimensionale
Schaufel voll mit MGll aus dem Slum. So landet der Besucher
nach den verschiedensten Eindrucken durch die Augen von
Wolfgang Tillmans gesehen wieder beim Sternenhimmel, denn hier
ist der Rundgang zu Ende. Von Moral war also auch die Rede,
hatte man gar nicht gedacht. Und zum Schluss gibt es sogar
noch einen Katalog geschenkt. Total nett, dieser Kunstler.
Kriegt ein ,like“.

Bis 7. Juli im K 21 in Dusseldorf

www . kunstsammlung-nrw.de
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Von Luxus, Lust und
Melancholie - Diisseldorfer
Kunstsammlung NRW wartet mit
famoser Matisse-Ausstellung
auf

geschrieben von Bernd Berke | 12. September 2018
Von Bernd Berke

Diisseldorf. Picasso ist in Deutschland leichter zu zeigen.
Denn das Werk von Henri Matisse (1869-1954) wurde hierzulande
haufig als bloRf ,biirgerlich dekorativ“ abqualifiziert. Das
Urteil war wohl auch durch nationale Rivalitaten mit
Frankreich getriibt. Jedenfalls haben sich hiesige Museen bis
in jiingere Zeit mit Ankaufen zuriickgehalten.

Umso erstaunlicher ist, was Dusseldorf nun aufbietet: Die
Kunstsammlung NRW hat eine immense FiUlle von Matisse-Werken
zusammengetragen — dank guter Kontakte zu den groBen Museen
der Welt. Sollte der Ansturm dem Anlass entsprechen, so koénnte
das Haus gar logistische Probleme bekommen.

Wie bei Schauen dieses Formats ublich, will man nicht nur
imposant anhaufen und gangige Meinungen bestarken, sondern
just ,Legenden” in Frage stellen, die sich um Matisse ranken.
Der Franzose, so behaupten die Ausstellungsmacher, sei langst
nicht nur der schwelgerische Prophet eines ,Goldenen
Zeitalters” und eines kunstvoll schdnen Gleichgewichts
gewesen. Nein, sein Werk zeuge vielfach auch von Instabilitat
und Gebrochenheit.

Weite Teile der Dauersammlung mussten weichen. Das Oeuvre von
Matisse erstreckt sich somit Uber drei Etagen. Dennoch
konzentriert man sich vorwiegend auf Interieurs (also
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Innenraume, Zimmer) und Frauenbildnisse aus allen
Schaffensphasen — von der noch traditionell akademisch
bestimmten Themenfindung bis hin zu flachig komponierten, fast
musikalisch freien Formen.

Besessen vom weiblichen Leib

Matisse muss besessen gewesen sein vom weiblichen Leib, doch
auch inspiriert von durchgeistigten Valeurs erotischer
Ausstrahlung. Das ,Ewigweibliche” durchtrankt jede Faser der
Bilder. Es ergiellt sich uUber die Dinge, durchstromt die Raume,
teilt seine Geheimnisse vorzugsweise mit Tieren oder Blumen —
doch nie mit mannlichen Wesen, den Kunstler freilich
ausgenommen.

Vielfaltig sind die immer neuen Reize der Bildstrategien: Mit
raffinierten Spiegeleffekten setzt Matisse manche Frauen und
Raume entgrenzend in Szene. 0Oder er spielt subtil auf den
Blick des Kunstbetrachters an, indem er ein Madchen versonnen
ins Goldfischglas schauen lasst.

Uberhaupt scheinen all diese Frauen, ob nun Berufsmodelle oder
engere Gefahrtinnen des Kinstlers, ganz in sich selbst und
ihre Traumereien versunken. In Uberaus aparten Farbmischungen
und oft uberraschenden, zuweilen kuhnen Perspektiven lasst
Matisse etwa die zahllosen Leserinnen erglihen. Im Bann
asthetischer Moden malt er reihenweise hingegossene Odalisken.
Das Wort meinte wursprunglich weille Sklavinnen im
orientalischen Harem orientalischen Harem. Hier aber sind es
trage, laszive Heroinen, die von zeitloser Lust und Luxus
kinden.

Anfangs mogen manche Bilder auch schockiert haben. Doch
natirlich ergeben sich daraus denn doch hochst dekorative
Schauwerte; zumal im Spatwerk, wo sich der Drang zu ungeahnten
Formen besanftigt. Auch spurt man — anders als etwa bei Pablo
Picasso und so vielen anderen — von den Katastrophen des 20.
Jahrhunderts in diesen Bildern kaum einen Hauch.



Es ist jener Art von erlesener Schonheit, die sich vor den
Ubeln der Zeit ins gepflegte Interieur zuriickzieht — zwischen
Klavier, edle Bicher und kostbare Mobel. Allerdings weht auch
ein wenig Melancholie durch diese spatbirgerliche Welt. Doch
diese Bilder konnen allen Streit und Gram der Tage
Uberstrahlen.

GroBte Schau seit langem

e Die Dusseldorfer Matisse-Schau ist seit 1970 die groflte in
Europa und seit 1930 die grofte in Deutschland. Sie umfasst 90
Gemalde, 80 Zeichnungen und 25 Skulpturen.

e Umfangreich auch das Rahmenprogramm. Beteiligt: Filmmuseum
und Institut Francais.

e Ausstellung in der Kunstsammlung NRW, Diisseldorf,
Grabbeplatz: 29. Oktober 2005 bis 9.Februar 2006. Geoffnet:
tagl. auBer Mo 10-20 Uhr. Eintritt 10 Euro, Katalog 25 Euro.

Die magischen Momente -
Werkschau von Gerhard Richter
in der Dusseldorfer
Kunstsammlung NRW

geschrieben von Bernd Berke | 12. September 2018
Von Bernd Berke

Diisseldorf. Mal stellt dieser Kiinstler acht gigantische
verglaste Bildtafeln hin, die als graue Monumente vor dem
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Betrachter aufragen, lockend und abweisend zugleich. Dann
wieder versammelt er gleich ,4096 Farben” (Titel)
kastchenweise auf einem einzigen Bild.

Uberhaupt hat der wandelbare Gerhard Richter (72) fast das
gesamte Gelande der heutigen Mal-Moglichkeiten ausgeschritten.
Seine Retrospektiven gleichen daher asthetischen
Wechselbadern. So auch jetzt in der Dusseldorfer Kunstsammlung
NRW.

Dem ,Kunst-Kompass” zufolge ist Richter der gefragteste (und
wohl auch teuerste) aller lebenden Kinstler. Dusseldorf
bereitet nun einen Bilderschmaus mit 120 Arbeiten, beginnend
mit den 1960er Jahren. Seit einer Werkschau in der Bonner
Bundeskunsthalle (1993) hatte keine deutsehe Richter-
Ausstellung ein solches Volumen.

Gezielt verwischte, flirrende Landschaften

Der geburtige Dresdner, der vor seiner Flucht in den Westen
(1961) verhasste Pflichtubungen im Sozialistischen Realismus
absolvieren musste, malt seit Mitte der 60er Jahre vielfach an
den Grenzlinien des Sichtbaren. Grandiose Beispiele finden
sich im Dusseldorfer Raum mit Richters gezielt verwischten,
flirrenden Landschaften. Vergebens will man sein Auge ,scharf
stellen” — und betrachtet die Vexierbilder somit ungemein
intensiv.

Eigentlich unscheinbare, fernab gelegene Gegenden (,Landschaft
bei Hubbelrath®) hat Richter mit Vorliebe aufgesucht, um ihnen
unversehens eine besonders magische Aura zu verleihen. Selbst
banale Motive wie ein ,Besetztes Haus” entfalten hier
transzendente Kraft. So, als konne an solchen Orten jederzeit
das Ungeahnte geschehen.

Als Katalog-Abbildungen erscheinen derlei Gemalde wie nahezu
fotorealistische Wiedergaben. Doch vor den Originalen bemerkt
man dann doch sanfte Spuren der Machart, des Pinselschwungs,
der verhaltenen Emotion. Gleichfalls verwischte Menschen-



Darstellungen (,Frau mit Kind“, ,Zweli Liebespaare®) wirken mit
ihren feinen Grauwert-Abstufungen wie vage Blitzlichter der
Erinnerung. Es sind schmerzhaft vergangliche Momente, oft
durchsetzt mit grotesker Mimik und Gestik. Da grinsen
sozusagen die Fratzen und Phantome des ,Jetzt”.

Eintauchen in die Eruptionen greller Farben

Gegenstandlichkeit und Abstraktion, Glaubigkeit und Skepsis
vor dem Bilde sind bei Richter keine Gegensatze, er driftet
zwischen den Polen hin und her, offenbar regellos und frei:
»Ich weiB nicht, was ich beim Malen tue“, hat er einmal
gesagt. Doch die Hangung seiner Ausstellungen plant er penibel
im voraus.

Die Dramaturgie der Dusseldorfer Schau (weitere Stationen:
Munchen, Japan) ergeht sich in Kontrasten. Da gibt’s
meditative Raumfluchten in allen glatten, kornigen oder
schlierigen Auspragungen von Grau, Schwarz, WeiB. Oder man
verliert sich in vakuumartigen Zustanden einer gleifenden
Schneelandschaft, eines vollkommen leeren Zimmers.

Dann aber taucht man auf der nachsten Etage in ungeheure
Emptionen der grellsten Farben ein. Hier wird auch schon mal
der schiere Verlauf eines einzigen Pinselstrichs zum tragenden
Thema und zuweilen zum mitreilenden Ereignis.

Mit neuesten Werken wie dem Riesenformat ,Strontium“ (9 mal 9
Meter) erkundet Richter quasi mikroskopische Weiten der
Biologie, Chemie und Physik. Serielle Wiederholungsmuster
kommen dabei ins Spiel. Sieht es so im Kern aller Schopfung
aus? Oder schaut uns da die reine, polierte Oberflache an?

Kunstsammlung NRW (K 20), Dusseldorf, Grabbeplatz. 12. Februar
bis 16. Mai. Di-Fr 10-18, Sa/So 11-18 Uhr. Eintritt 6,50 Euro,
Katalog 29 Euro.



Magie eines Fligelschlags -
Rebecca Horn in der
Kunstsammlung NRW

geschrieben von Bernd Berke | 12. September 2018
Von Bernd Berke

Diisseldorf. Hier sieht es aus wie auf einer mysteridsen
Kultstatte: Ringsum stehen stumme Steine, irgendwo im Zirkel
befinden sich ein Fernglas und eine fragile Schale mit
tiefblauem Wasser.

Von oben her kreist, motorisch getrieben, eine lange Stange
mit gefahrlicher Spitze Uber dem Boden — bis sie auf ein aus
dem Boden ragendes Gegenuber trifft. In diesem Moment steht
alles still wie zum Anbeginn der Zeiten. Doch irgendwann regt
sich sachte eine Schmetterlings-Figur und scheint damit die
Kausalkette wieder in Gang zu setzen.

Man weils ja, welche (un)heimliche Kraft dem Fligelschlag eines
Schmetterlings zugeschrieben wird. Bewegt sich ein solch
luftiges Wesen irgendwo auf Erden, so betrifft das angeblich
den ganzen Kosmos. Wie dem auch sei. Die Installation der 1944
geborenen Rebecca Horn heillt jedenfalls ,Circle for broken
landscapes” (Kreis fur zerbrochene Landschaften) und beschwort
eine mit Erwartung angefullte Aura herauf, die auf heilsame
Krafte hinauslaufen konnte.

Die Kunstsammlung NRW (K 20) in Disseldorf richtet der
multimedial schopferischen Rebecca Horn (es gibt auch ein
filmisches Werk, und derzeit sinnt sie Uber ein Opern-Projekt
nach) nun auf zweli Etagen die vielgliedrige Werkschau
»Bodylandscapes” (Korperlandschaften) aus, die bis in die
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1960er Jahre zuruckgreift.
Das gekrauselte Wasser lasst eine Schrift zittern

Eigentlich mochte K 20-Direktor Armin Zweite das Augenmerk
endlich einmal auf Horns filigrane Zeichnungen richten. Die
Kinstlerin selbst hatte diesen Teil ihres Qeuvres wegen
zahlloser Umzluge meist in Abstellraume verbannt, nach eigenem
Bekunden nahezu vergessen und erst kurzlich die eigenen
Schatze wieder gehoben. Also bekommt man jetzt noch niemals
offentlich gezeigte Raritaten auf Papier zu sehen. Trotz
alledem: Neben den magischen Installationen verblassen die
Blatter ein wenig, obwohl auch sie formal und impulsiv
bezwingend sind.

Geradezu feierlich wirkt der Ablauf der Zeit bei diesen
kinetischen Objekt-Versammlungen. Beispielsweise so:
verdunkelter Raum. Abermals ein beweglicher Stab. Er streicht
sanft Uber die Wasseroberflache in einem Becken. Das Wasser
krauselt sich, eine Schrift-Projektion gerat dadurch ins
Zittern. Der Gedanke an die Fluchtigkeit der Worte wird auch
wachgerufen, wenn ein Goldstab in ein Aschefeld ,schreibt”.
All das konnte bald verwehen.

Verletzlicher Korper, bizarre Apparaturen

Die Zeichnungen, oft Ideen-Studien fur spatere Performance-
Auftritte, lassen Beweggrunde ahnen. Es geht offenbar um
schmerzliche Identitatssuche, um 1lange Prozesse der
Ichfindung, durchwirkt mit Anwandlungen des Selbsthasses.
Immer wieder wird der fragmentierte menschliche Korper, wird
das waidwunde Ich an teils bizarre Apparaturen angeschlossen,
also entgrenzt und anders zugerichtet.

Mal erscheint der weibliche Leib monstros wuchernd (etwa mit
ubergrollen Handschuhen, steilen Riesenhlten oder einer Maske
aus Bleistiften), dann poetisch Uberhoht (mit Federkleid und
Schwingen) oder in geschlechtliche Groteske getrieben: Bruste
sind ein vielfach verzerrtes Leitmotiv. Neuere Zeichnungen



ergehen sich im ganzlich freien Gestus, es sind
seismographische Aufzeichnungen wechselnder Stimmungslagen -
unter Titeln wie ,Der Paradiesvogel sturzt durch mein Herz“.

Es haufen sich Verletzungs-Phantasien, Meditationen 1Uber
latente Gefahr und Aggression: Eine scharfe Schere schwebt wie
ein Damoklesschwert Uuber einem Vogel-Ei; beim blitzenden
Messer-Ballett treten ,Liebe” und ,Hass” gegeneinander an. Ein
Endspiel mit offenem Ausgang in qualender Zeitlupe.

Kunstsammlung NRW (K 20), Diisseldorf, Grabbeplatz. Bis 9.
Januar 2005. Di-Fr 10-18, Sa/So 11-18 Uhr. Eintritt 6,50 Euro,
Katalog 28€.

Mitten 1ins Traumreich -
Grandioser Uberblick zum
Surrealismus in der
Dusseldorfer Kunstsammlung
NRW

geschrieben von Bernd Berke | 12. September 2018
Von Bernd Berke

Der Surrealismus war nicht bloR eine Kunstrichtung. Die
Generation, die ihm fronte, hat einen ganzen Kontinent der
menschlichen Psyche neu vermessen. Eine phanomenale
Ausstellung der Kunstammlung NRW (neuerdings ,K 20" genannt)
entwirft nun mit schier unglaublichen 500 (!) Exponaten ein
Gesamtbild der Bewegung.
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Werner Spies, einer d e r Surrealismus-Experten uUberhaupt, hat
all die Schatze weltweit flrs Centre Pompidou eingesammelt. In
Paris kamen rund 500.000 Besucher. Spies findet, die
Dusseldorfer Version der Schau sei noch einmal eine Spur
schéner geraten. Uberhaupt erging man sich gestern bei der
Pressekonferenz in Superlativen des Eigenlobs. Das Beste
daran: Sie treffen zu!

Keinen bestimmten Stil entwickelt

Die Surrealisten haben keinen bestimmten Stil entwickelt, wie
etwa die Im- oder Expressionisten. Die bildnerischen Reisen
durch Gefilde des Unbewussten, des Traumes und des Rauschs
erlauben so manchen Zugang und Nebenweg. Die Haltung ist
wichtiger als die Malweise. Der Leitsatz surrealistischen
Bestrebens konnte etwa so lauten: ,Du sollst alles zulassen!”“
Namlich jeden noch so wilden Gedanken, sexuelle Urschreie und
gewaltsame Wirrungen eingeschlossen, jede noch so
abenteuerliche Kombination der Dinge. Legendar die Ansicht des
Dichters Lautréamont, gar schén sei die Begegnung eines
Regenschirms und einer Nahmaschine auf einem Operationstisch..

Schwellende Akkorde von Max Ernst und Giorgio de Chirico

In Dusseldorf wartet man nun mit Meisterwerken sonder Zahl
auf. Uberall begegnet der Besucher berihmten Bildenm.
Chronologisch sortiert, hangt nahezu die komplette
,Bestenliste“ an den Wanden. Einen Uberblick zu den
kinstlerisch handelnden Personen verschafft gleich eingangs
Max Ernsts Kopf fur Kopf nummeriertes Gruppenportrat ,Das
Rendezvous der Freunde“ (1922), die sich um den oft
spapstlich“-doktrinaren André Breton scharen. Zweiter
schwellender Anfangs-Akkord: Die Schlagschatten-Welt des
Giorgio de Chirico, der sich hier als machtvoller Anreger des
Surrealismus erweist. Er hat gleichsam das Tor zum Traumreich
aufgestolen.

Einen grandiosen Auftritt hat der unerschopflich ratselvolle



René Magritte. Geht man Ulber eine Wendeltreppe in den zweiten
Stock (wo die standige Sammlung vorubergehend weichen musste),
so tut sich ein atemberaubendes Bilder-Ensemble auf, das fast
schon fir eine Einzel-Prasentation Magrittes reichen wurde.
Doch auch die Werkkomplexe von Max Ernst, Picasso und sogar
Miré (der ja derzeit ,nebenan” im Kunstmuseum breit
vorgestellt wird) sind enorm reichhaltig.

Der Triumph wirkt bedrohlich

Hinzu kommen erhellende Seitenblicke auf Hans Arp, Giacometti
und Man Ray. Selbst der oft geschmahte Salvador Dali erfahrt
eine Ehrenrettung - zumal mit kleineren, nicht so
selbstgefallig auftrumpfenden Arbeiten.

All dies summiert sich furwahr zu einem ,Triumph des
Surrealismus®. Just so heiBt denn auch 1937 ein Bild von Max
Ernst, dessen Phantasiefigur den Betrachter allerdings
bedrohlich anspringt; ganz so, als hatte Max Ernst geahnt,
dass sich die dunklen Triebe, die von den Surrealisten
erkundet wurden, auch in Faschismus und Weltenbrand entladen
konnten.

Kunstsammlung NRW / ,K 20”. Dusseldorf, Grabbeplatz. Vom 20.
Juli bis 24. November. Di bis Fr 10-18 Uhr, 1. Mittwoch im
Monat 10-22 Uhr. Eintritt 7,50 Euro, Katalog 39 Euro.
www.kunstsammlung.de

Das verlorene Gesicht -
Dusseldorfer Ausstellung ,,Ich
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ist etwas Anderes” entwirft
Visionen vom Ende der
Identitat

geschrieben von Bernd Berke | 12. September 2018
Von Bernd Berke

Diisseldorf. Mit der menschlichen Identitat, den fest gefiigten
Selbstbildern ist es mehr allzu weit her. Jedenfalls lautet so
die Diagnose in der avancierten Kunst, die ja als Seismograph
des Kiinftigen gilt. Unter Zersplitterungen, Verletzungen und
Verformungen winden sich da die Restbestande des ,,Ich“.

Die Schau ,Ich ist etwas Anderes” erstreckt sich uber die
gesamte Flache der Dusseldorfer Kunstsammlung NRW. Mit Werken
seit etwa 1970 und vielen klingenden Namen (Beuys, Warhol,
Bruce Nauman usw.) ruhrt sie ans bedrohte Menschenbild, an den
Realitats-Schwund in Zeiten virtueller Netze und
gentechnischer Manipulationen. Es ist eine Ausstellung, Uuber
deren Befunde man erschrickt und die Uberdies 1in die
Wahrnehmung des Betrachters eingreift, so dass man von Selbst-
Erfahrung im Museum sprechen kann.

Die Furien des Verschwindens

Grandios schon der Auftakt: Da schreit einem in grellem Rot
das altarformige ,Triptychon” (1983) des Francis Bacon
entgegen, Schmerzensbild eines ganzlich isolierten, in sich
verschraubten KoOorpers — geradezu eine masochistische
Weihestatte des Ich-Verlustes.

Weitere Furien des Verschwindens: Maria Lassnig malt tief in
die psychische Befindlichkeit dringende Selbstportrats. Der
geschundene Frauenkorper 10st sich auf in tier- und
maschinenformige Phantasmagorien, in monstrose Ausgeburten des
Selbst. Arnulf Rainer uberpinselt mit heftig-aggressiven
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Strichen das eigene Antlitz, als sei es ohnehin nicht mehr
gultig.

Wahrend der Einzelmensch derart seine Konturen verliert,
sammeln die Objekte gespenstische Krafte. Christian Boltanski
hat mit dem Sach-Inventar aus dem Leben einer verstorbenen
alten Dame einen Raum gefiullt. Vom Bett bis zum Bugeleisen,
von derSchallplatte bis zur Haarspange findet sich
alltagliches Gebrauchsgut wieder. Daraus erwachst eine
frappierend deutliche biographische Erzahlung. Ist der Mensch
verstummt, beginnen die Dinge zu sprechen.

Eine Frau ohne Augen, aber mit zwei Miindern

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

Doch es gibt auch Kabinette, die gleichsam Meditationsraume
eroffnen, wie denn uberhaupt die Schau an jedem zweiten
Samstag mit Yoga-Ubungen inmitten der Kunst spirituell
flankiert werden soll. Andy Warhol und Jurgen Klauke
dokumentieren mit Fotoserien Geschlechts-Umwandlungen, das
zeitweilige Spiel mit sexueller Identitat. Die Bosnierin
Danika Dakic greift das Thema kultureller Identitdats-Spaltung
auf. Ihr Videofilm zeigt eine Frau ohne Augen, aber mit zweil
Mindern, die in verschiedenen Sprachen reden.

Monster aus der Zukunft

Rosemarie Trockel vergegenwartigt die partielle Ich-Aufgabe in
der Hinwendung zu einem Idol: Ihre Schwester schwarmte
seinerzeit fur Brigitte Bardot. Die Norwegerin Vibeke Tandberg
hat sich eine Zwillingsfigur ausgedacht, dargestellt von ihr
selbst und per Computer tauschend echt in Fotos einmontiert:
Eine Frau ist zwei Schwestern..

SchlielSlich gelangt man in jenen Raum, in dem einem Kinder-



Skulpturen sozusagen als geklonte Monster einer entmenschten
Zukunft begegnen. Es ist, als ware man in einen Horrorfilm
geraten. Hernach ist man froh, drauBen sein — aber auch froh,
dass man drinnen gewesen ist.

»Ich ist etwas Anderes”. Kunstsammlung NRW, Diisseldorf. Bis
18. Juni. Tagl. auBer Mo 10-20 Uhr. Eintritt 12 DM, Katalog
49,80 DM.

Hinter der Abstraktion lauert
schon das Nichts - Gefiihle
direkt aufs Bild bringen:
Werke von Jackson Pollock 1in
Dusseldorf

geschrieben von Bernd Berke | 12. September 2018
Von Bernd Berke

Diisseldorf. Reichlich rabiat muB er gewesen sein, der
amerikanische Maler Jackson Pollock (1912-1956). Eine vom
Kiinstler-Kollegen Willem de Kooning verbreitete Anekdote
besagt, Pollock habe auf einer Party mit bloBer Faust ein
Fenster eingeschlagen, um fiir Frischluft zu sorgen. So geht’s
natiirlich auch..

Bei einer schicken Vernissage pinkelte Pollock auch schon mal
beherzt in den Kamin der Gastgeber. Rund elf Monate, nachdem
der Filmstar James Dean todlich mit dem Auto verungluckt war,
starb auch Pollock — nur 44jahrig — 1956 am Lenkrad. Er war
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sturzbetrunken. Ein Hollywood-Film mit Ed Harris, der im
nachsten Jahr herauskommt, wird sein wildes Leben
nachzeichnen. Man wundert sich nur, dall dies so spat
geschieht.

Hollywood verfilmt sein wildes Leben

Solche voyeuristischen Blicke auf Dinge des Lebens und
Sterbens mogen interessant sein. Doch in der Pollock-Schau der
Disseldorfer Kunstsammlung NRW gilt es, nicht Grob-, sondern
Feinheiten zu wirdigen.

Fur alle Zeiten beruhmt wurde Pollock, als er ab 1947 die wohl
spontanste Form der Kunst ausubte: Er 1liel die Farbe vom
Pinsel oder direkt aus der Tube auf die Bilder tropfen
(sogenanntes ,dripping”“, aus dem sich Pollocks spaterer
Spitzname ,Jack the dripper” ergab). Im engen Atelier lagen
die Bilder auf dem Boden, Pollock ging herum und liel8 seinen
Regungen Lauf. Im gelenkten Zufall konnten Gemutszustande ganz
unmittelbar durch Korperbewegungen auf die Leinwand gebannt
werden. Von diesem ,action painting“ sieht man in Dusseldorf
einige prachtvolle Proben.

Weitaus wichtigste Quelle der konzentrierten Auswahl (rund 50
Werke) war das New Yorker Museum of Modern Art (MoMA), wo 1998
mit 150 Bildern eine grole Pollock-Retrospektive zu sehen war,
die an London weitergereicht wurde.

Im Kreisen der Formen der Schmerz des Kreiflens

,Birth” (Geburt) heiflt ein um 1938 entstandenes Bild. Es
illustriert den Vorgang des Werdens nicht, sondern driuckt ihn
schmerzlich aus. Im Kreisen der Formen meint man das Kreifen
zu spuren. ,The Flame” (Die Flamme, ca. 1940) flackert nicht
als Abbild, sondern scheint den Bildtrager direkt zu
versengen.

Auch die Kunst eines Pollock kam nicht voraussetzungslos zur
Welt. Manche Einflusse, etwa aus der indianischen Kunst, von



Picasso oder den Surrealisten (die eine ,automatische”, das
UnbewulBte freisetzende Bildschopfung anstrebten), werden von
Fall zu Fall deutlich.

Auch kleine Formate (Zeichnungen, Druckgraphik) entfernen sich
zunehmend von erkennbarer Gegenstandlichkeit. Es ist, als habe
Pollock hier die seiner Ausdruckskraft gemaBen Formenvorrate
gesichtet und das bildnerische Arsenal angefullt, um es
hernach zur ungeheuren Eruption zu bringen.

Galaxien einer grenzenlosen Freiheit

Bilder wie ,Free Form“ (Freie Form, 1946) oder ,Shimmering
Substance” (Schimmernde Substanz, 1946) sind Orgien scheinbar
regelloser Linienmuster und Farbballungen. Mit grandioser
Geste manifestiert sich solch neu gefundene, schier
grenzenlose Freiheit in Monumentalbildern wie ,Nummer 1 A“
(1948), ,Nummer 31” und ,,Nummer 32” (beide 1950). Jede dieser
Arbeiten entwirft radikal einen eigenen Bildkosmos. In solchen
Galaxien konnen die Augen des Betrachters halt- und endlos
schweifen.

Es war ein Gipfel, auf den Pollock die abstrakte Malerei
getrieben hatte. Doch zugleich war es ein Nullpunkt, hinter
dem das Nichts lauerte. Von Depressionen geplagt, verfiel er
fortan in eine dustere, langst nicht mehr selbstgewisse
Schwarz-Malerei. Kunst vor dem gahnenden Abgrund..

Man kann es sich schdn zurechtlegen: Pollock war wie ein
Komet, der leuchtend aufstieg und rasch niederging. Stoff fur
Legenden. Die Wahrheit sieht vermutlich anders aus, doch wer
will sie kennen?

Jackson Pollock. Bis 3. Oktober in der Kunstsammlung NRW,
Diisseldorf, Grabbeplatz. Eintritt 12 DM. Katalog 24 DM.



ZukunftsgewiRfhe1lit mit
rechtwinkligen Mustern -
Kunstsammlung NRW zeigt
Konstruktivisten

geschrieben von Bernd Berke | 12. September 2018
Von Bernd Berke

Diisseldorf. Welch’ eine Niichternheit, grandios und
erschreckend zugleich: An Erich Buchholz‘ Entwurf eines vollig
rechtwinklig durchmusterten Zimmers ,stéren” eigentlich nur
noch die Rundungen des Konzertfliigels.

Und wenn man 1in der Kunstsammlung NRW die mathematisch
inspirierten Stadtplaner-Ideen mancher Konstruktivisten
betrachtet, kann man sich nur die Augen reiben: Welche
maschinellen Wesen sollten dort eigentlich wohnen? Doch dann
gibt auch wieder die kuhle Schonheit der Geometrie, etwa in
den ,Proun“-Bildern von El Lissitzky, in Arbeiten von Kurt
Schwitters, Walter Dexel oder Theo van Doesburg.

Die Konstruktivisten betrieben ,Grundlagenforschung” in der
Kunst. Wie die Chemiker die Welt auf Elemente zuruckfuhrten,
so die Konstruktivisten die Bildwelt auf elementare Formen.
Wie 1in der Naturwissenschaft, so 1lagen auch 1im
Konstruktivismus Fluch und Segen dicht beisammen. Vor allem
die Anwendung im Wohnungsbau hat mitunter prekare Zlge.
Besagte Grundformen jedenfalls sollten universell einsetzbar
sein und den Alltag durchdringen. Es war die Kunst eines
technischen, eines Ingenieur-Zeitalters. Man folgte, heute
nicht mehr ohne weiteres nachvollziehbar, einer Utopie der
»Machbarkeit”, Auswlchse inbegriffen.
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Himmelwarts strebende ,Lenin-Treppe*

In RuBland vermahlte sich die ZukunftsgewiBheit anfangs noch
mit Revolutions-Optimismus. Man sehe in Dusseldorf nur El
Lissitzkys Modell einer himmelwarts strebenden ,Lenin-Treppe“
von 1924 — und staune, wie rasch und grindlich sich derlei
Huldigungen verfluchtigt haben. So viel zur vermeintlichen
oRationalitat” dieser Kunstrichtung. Auch sie ist relativ.
Aller Mathematik zum Trotz, kommt selbst in der scheinbar
objektiven Verteilung von Linien. Kreisen und Rechtecken immer
mal wieder personliches Temperament zum Vorschein. Der
Konstruktivismus 1ist nicht seelenlos. Aullerdem ist er
unterwegs zur vehementen Verschmelzung der Kinste: Schodnes
Beispiel in Dusseldorf ist ein Breitwand-Bild von Hans
Richter, das sich auf frappierende Art der musikalischen
Partitur und einer filmischen Sehweise nahert.

Ein Keim entsprang in Diisseldorf

Die Kunstsammlung NRW hat rund 130 Exponate aufgetrieben, die
— auch bei weitherziger Betrachtung — keinesfalls alle dem
Konstruktivismus zuzurechnen sind. Zudem sind 130 Belegstlicke
fur eine thematisch so ausgreifende Ausstellung eine recht
schmale Basis. Der damit nur angeregte Besucher kann sich am
Katalog schadlos halten, der einen wirklich groflzligigen
Uberblick gibt.

Ein Keim des Konstruktivismus sprofs uUbrigens vor genau 70
Jabren in Dusseldorf: Die Kunstlergruppe ,Junges Rheinland“
(eher dem Expressionismus zuzurechnen) hatte die
internationale Avantgarde an den Rhein gebeten, darunter auch
El Lissitzky und Theo van Doesburg. Die Konstruktivisten
formierten sich, zunachst lose, im heftigen Widerspruch zum
»Jungen Rheinland”, dessen Vereinsmeierei ihnen einfach zu fad
war.

,Konstruktivistische Internationale - 1922-1927”. Diisseldorf,
Kunstsammlung NRW, Grabbeplatz 5. Bis 23. August. Eintritt 8



DM, Katalog 59 DM.

Heller Aufruhr und muhsame
Bandigung - Aquarelle und
Zeichnungen von Wassily
Kandinsky

geschrieben von Bernd Berke | 12. September 2018
Von Bernd Berke

Diisseldorf. Es beginnt harmlos, mit lieblichen Szenen aus
Bibel und Paradies. Bilder mit recht fest umrissenen Linien,
starkfarbig, beinahe plakativ. Diese Kunst ist noch befangen
in russischer Tradition.

Doch irgendwann geraten die Linien, Formen und Farben in
hellen, produktiven Aufruhr. Sie drangen zueinander, ballen
sich dynamisch, tragen regelrechte Kampfe auf der Bildflache
aus. Derlei Explosionen im Bildgeflge, wie sie Wassily
Kandinsky (1866-1944) herbeigefuhrt hat, kann man nun in der
Kunstsammlung NRW erleben, wo man sich ganz auf Aquarelle und
Zeichnungen konzentriert, rund 180 an der Zahl. Diese freilich
sind bei Kandinsky nicht bloBer Gemalde-Ersatz, sondern
eigenstandiger Bestandteil des Gesamtwerks.

Zwel weitere Vorgaben pragen die Auswahl: Zum einen hat man
bewulBt auf selten gezeigte Stiucke aus Privatsammlungen
zuruckgegriffen, zum anderen das gegenstandliche Fruhwerk bis
auf wenige Einzelbeispiele beiseite gelassen. Hingegen wird
deutlich, dal Kandinsky in seinen spatesten Arbeiten sich
wieder mehr ans Erkennbare hielt. Gestutzt auf botanische
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Studien, kommt er hier vor allem auf pflanzliche Formen
zuruck. Der Weg in die Abstraktion ist umkehrbar.

Hohepunkte der Ausstellung sind die etwa zwischen 1915 und
1935 entstandenen Blatter. Da findet man in der Tat viele
Arbeiten, auf denen gleichsam jede Linie auszurufen scheint:
yHier bin ich!“ — wie der auch wort- und schreibversessene
Kandinsky es einmal selbst ausgedruckt hat. Die Bildflachen
werden hier zu Bezugs- und Ereignis-Feldern, auf denen sich
die Elemente eher nach musikalischen Gesetzen bewegen.
Gebirgsketten oder Reiterfiguren - haufige Motive bei
Kandinsky — wandeln sich zu abstrakten Zeichen, die weitaus
mehr bedeuten, als es die Abbildung von Objekten konnte. Man
kann in diesen Bildern wunderbar frei ,lesen” — auf und ab,
seitwarts, diagonal — und immer wieder wird man, angeleitet
von Form- und Farbverlaufen, neue Beziehungen finden.
Kandinsky war hier, wie er es formuliert hat, unterwegs zum
rein ,Geistigen in der Kunst“.

Ganz anders die Werke aus den ,Bauhaus“-Jahren. Fast scheint
es, als habe Kandinsky die zuvor ,wildwuchsige“ Bildweit
bannen und bandigen wollen. Nun huldigt er einem mehr oder
weniger strengen Konstruktivismus, zieht Liniengeriste durch
seine Bilder, tariert Farben, Formen und Gewichtungen nahezu
mathematisch aus. Interessant ware 1in dieser Phase ein
Vergleich mit Arbeiten des Bauhaus-Kollegen Paul Klee. Es
scheint da tiefgreifende Einflusse gegeben zu haben, wirken
doch manche der Kandinsky-Arbeiten dieser Jahre so, als habe
Klee seine Hand im Spiele gehabt.

Allerdings verlegt sich Kandinsky, ebensowenig wie Klee,
selten auf pure Geometrie. Schones Beispiel dafur, wie er
Emotionalitat mit scheinbar sachlichen Grundformen kollidieren
laBt, ist das Bild , Inneres Kochen“ (1925), auf dem blutiges
Rot alles Ebenmall hinwegzufegen droht.

Kandinsky hat nach einem universell verstehbaren ,Urvokabular”
der Bildsprache gesucht. Beleg dafur ist u. a. das in 18



Kastchen unterteilte Werk ,Kleine Bildchen” (1927), dessen
Felder sowohl an altagyptische Kunst als auch an moderne
Piktogramme gemahnen: Das Uralte ist das ganz Neue, und dieses
ist immer schon dagewesen.

Im Spatwerk frappiert vor allem die eigentumliche Farbpalette
aus schwarzen und kreidigen ToOnen, die man vage mit dem Wort
,mondstchtig” umschreiben konnte.

Kandinsky - ,Kleine Freuden” (Aquarelle und Zeichnungen).
Kunstsammlung NRW, Diisseldorf, Grabbeplatz. Bis 10. Mai.
Katalog 49 DM.

Joseph Beuys als Leitfigur
der Gegenwart — eine nahezu
sakrale Schau in Disseldorf

geschrieben von Bernd Berke | 12. September 2018
Von Bernd Berke

Was Diisseldorf jetzt in Sachen Kunst bietet, diirfte schwerlich
zu iibertreffen sein. Just haben die GroBe Diisseldorfer
Kunstausstellung sowie eine Renato Guttuso-Retrospektive
begonnen, da folgt ein doppelter Paukenschlag mit
Retrospektiven auf Werke zweier Leitfiguren der Gegenwart:
Joseph Beuys (Kunstsammlung NRW) und Nam June Paik
(Kunsthalle, gleich gegeniiber). Wenn da die Kunstpilgerfahrt
an den Rhein nicht lohnt, lohnt sie nie.

Wahrend Paik die Welt durchs mediale Auge der TV- und
Videokunst sieht (die WR wird darauf zuruckkommen), verwandelt
Beuys die Dinge und ihre Formen in Energie-Felder. Natlrlich
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ist nicht sein komplettes Werk in Dusseldorf zu sehen, dazu
war er einfach zu produktiv. Zudem sind viele seiner Arbeiten
heute standortgebunden oder aus anderen Grunden nicht
verfugbar.

Aber man sieht doch einen namhaften Querschnitt durch das Werk
des Mannes mit dem Filzhut. Zeitlich reicht die Auswahl der
uber 400 Exponate von 1941 (eine aufgeklebte Birkenrinde als
erste Arbeit deutet schon auf das grofe Thema ,Natur® hin) bis
1985. Gezeigt werden Zeichnungen, Aquarelle, plastische
Bilder, Objekte und Rauminstallationen sowie ,Multiples” (in
hoheren Auflagen gefertigte Kleinobjekte).

Der Didaktiker und Sozialutopist Beuys ist zudem mit Aktions-
Uberbleibseln und schwungvoll beschriebenen Lehrtafeln
vertreten. Wenn man diese Arrangements sieht, vermiSt man doch
die reale Gegenwart des am 23. Januar 1986 gestorbenen
Kinstlers, der wie kein anderer mit seiner ganzen Person fur
seine Kunst einstand.

Schon bei der gestern massenhaft frequentierten
Pressevorbesichtigung war es zu splren: Man geht durch diese
Ausstellung still, ja ehrfirchtig, denn sie hat einen sakralen
Beigeschmack — und welches Werk wirde sich dazu besser eignen
als jenes von Joseph Beuys — mit seinen hauchfeinen, sich
zuweilen fast ins Nichts verfluchtigenden Zeichnungen und mit
seinen derart genau austarierten Installationen, an deren
Kraftlinien man nichts verandern darf, ohne sie nachhaltig zu
storen.

Grandios die Offenheit der Beuys’schen Arbeiten, die nie eine
Interpretation aufdrangen, sich aber auch selten im Belanglos-
Anekdotischen verlieren. Man 1lasse sich nicht von
Vordergrindigem, von Materialien wie Filz oder Fett tauschen.
Hinter deren Kombination stehen komplexe Denk- und Erlebens-
Muster. Die formale Umsetzung erfolgt mit beispielhafter
Okonomie der Mittel: Ein ,Zuviel“ gibt es bei Beuys nicht.



Selbstverstandlich ist auch sein Werk der Zeit unterworfen.
Beispiel: die Warenregale mit dem Titel ,Wirtschaftswunder”,
die vor wenigen Jahren noch als Kapitalismuskritik galten.
Heute ,liest” man die karge Ansammlung als eine Art Nachruf
auf die Ex-DDR.

Joseph Beuys. Natur — Materie — Form. Kunstsammlung NRW.
Diisseldorf, Grabbeplatz. Bis 9. Februar. Tagl. (auBer montags)
10 bis 18 Uhr. Eintritt 8 DM, Katalog 49 DM.

Der ganze Kosmos des Max
Ernst — Werkschau jetzt 1in
Dusseldorf zu sehen

geschrieben von Bernd Berke | 12. September 2018
Von Bernd Berke

Diisseldorf. Alles ist da: Vogel ohne Zahl, dunkel-bedrohliche
Walder, riesenhafte Stadthiigel, Frauenfiguren, die zu Tier-
oder Pflanzengestalten mutieren. Es ist der ganze Kosmos des
Max Ernst, der jetzt in Diisseldorf zu besichtigen ist. Man hat
die standige Sammlung ausgeraumt, um Platz zu schaffen.

Niemals vor dieser Tournee (London, Stuttgart, jetzt
Disseldorf, dann Paris) hat es eine derart umfangreiche Ernst-
Retrospektive gegeben. Vergleichbares wird wohl auch nie
wieder moglich sein, denn fast 70 Prozent der gezeigten Werke
befinden sich in Privatbesitz. Wegen des 100. Geburtstags von
Max Ernst (1891-1976) 1lieBen sich die Leihgeber zur
GroBzugigkeit bewegen.

Der Gang durch die Ausstellung mit ihren weit Uber 200
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Exponaten gleicht fast einer Reise durch das Werkverzeichnis.
Jedenfalls sind die Gemalde — flankiert von wenigen Skulpturen
und Collagen — in staunenswerterVollstandigkeit zu sehen; man
findet reihenweise Leinwand-Beruhmtheiten wie den Elefanten
,Celebes”, ,Die ganze Stadt“, ,Die Einkleidung der Braut“,
,Die Versuchung des Hl. Antonius”. Dennoch machen nicht diese
Gipfelpunkte den eigentlichen Reiz aus, noch wichtiger sind
qualitatvolle Fulle und Vergleichsmoglichkeiten.

Da wird zum Beispiel klar, wie oft Max Ernst seine Figuren mit
Durchbrichen in Gestalt von ,Fenstern“ versehen hat. Es sind
dies Durchblicke in zweite, dritte und vierte Dimensionen. Das
ist ja eben das Herrliche an diesen Bildern: daB sich am
einzelnen Werk notfalls die gesamte psychologische Theorie
abarbeiten konnte und doch nie an ein schlussiges Ende kame.
Diese Werke behaupten ganz souveran den Vorrang der Kunst vor
deren bundiger Erklarung.

Manches grenzt an ,Historienmalerei”

Dennoch sind viele Arbeiten in einem vertrackt-hoheren Sinn
auch realistisch, ja politisch. Man betrachte etwa das 1936
gemalte Bild ,Die Lust am Leben“: undurchdringlicher
Dschungel, darin eine schadenfroh lachende Monsterfigur.
Intensiver laBt sich kaum darstellen, daB damals tatsachlich
die ,Bestie Mensch” losgelassen wurde. Auch eine Arbeit wie
,Die ganze Stadt” scheint ja die damals gangige faschistische
Architektur auf ihren lebensverachtenden Begriff zu bringen.
Man konnte beinahe sagen, dies sei ,Historienmalerei”, aber
naturlich eine mit modernsten Mitteln.

Andere Bilder wiederum reizen — nicht nur durch 1ihre
dadaistisch inspirierten Titel, sondern besonders durch ihre
kombinatorischen Verfahren und ihre Durchlassigkeit fur
vielerlei Deutungen — ganz einfach zum Lachen; sie mussen 1in
einer Art ,frohlichem Irrsinn“ oder irrsinniger Freude
entstanden sein.



SchlieRBlich hat Max Ernst auch, wie hier ersichtlich wird,
immens viel mit der Gegenwartskunst zu tun. In manchen
spateren Arbeiten ist er deutlich ein Vorlaufer der Pop-art,
andere wirken gar wie mit einem fortgeschrittenen
Computerprogramm erzeugt. Und ein Bild wie ,Die chemische
Hochzeit” (1948) kann gut und gerne auf dustere
gentechnologische Aussichten bezogen werden. Da droht, wie
Uberhaupt in so vielen Bildern Max Ernsts, eine Welt ohne
Menschen.

Max Ernst. Werkschau. Kunstsammlung NRW. Disseldorf,
Grabbeplatz. 24. August bis 3. November. Taglich 10-18 Uhr,
auBer montags. Katalog 49 DM.

Wols: Die leisen Explosionen

geschrieben von Bernd Berke | 12. September 2018
Von Bernd Berke

Disseldorf. Wolfgang Otto Schulze (1913-1951) war ein
heimlicher Kunst-Mythos der Nachkriegsjahre. Sein Leben war
weniger mythisch. Lange Jahre lebte der geblrtige Berliner,
der 1933 aus Deutschland emigrierte, als verarmter Alkoholiker
in Paris, quasi ein Clochard. Der Mann, der seinen Namen seit
1937 mit ,Wols” abkurzte, starb 1951 an einer banalen
Lebensmittelvergiftung.

Wols ist zeitlebens ein ,Kunstler-Kunstler”, ein Idol seiner
Kollegen geblieben. Jetzt ist, erstmals seit Llangem und
umfangreicher denn je, zu besichtigen, was vom Mythos bleibt —
ohne das Pathos der Nachkriegsjahre.

Bei den 43 Gemalden, die in der Dusseldorfer Kunstsammlung NRW
ausgestellt sind (bis 27. Mai, Katalog 59 DM), handelt es sich
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fast um die Halfte aller seiner Olbilder. Diese entstanden
erst in den letzten Lebensjahren, in zwei relativ kurzen,
hochst produktiven Schiben. AuBerdem umfaBt die Ausstellung
etwa 120 Zeichnungen sowie Aquarelle und Druckgraphik. Leider
hat man die photographischen Arbeiten aus der von Zirich
kommenden Schau wegen Platzmangels aussortieren missen.

Im photographischen Werk und den fruhen Aquarellen finden sich
noch deutliche Beziige zur Traumwelt des Surrealismus. AuBerst
filigrane Arbeiten mit Aquarelltechnik und Tuschfeder lassen
auch Einflisse von Paul Klee erkennen. Es sind empfindliche,
verletzliche Linien-Gespinste, in der Bildmitte kreisformig in
sich zusammengezogen, zuweilen auch zu amobenhaft-biologischen
Urformen mutiert.

Wols gehdrte der ,verlorenen Generation” zwischen den wilden
20er und den dumpfen 50er Jahren an. Aus NS-Deutschland
emigriert, wurde er in Frankreich zeitweise interniert. Nach
dem Kriell verdachtigten ihn die Amerikaner der Spitzeldienste
fur das ,Dritte Reich”. Es war ein unbehaustes Dasein fernab
vom Kunstbetrieb.

Die Abwendung vom Gegenstandlichen ist bei Wols weniger
kunstgeschichtlicher Fortschritt als Ausdruck einer Verlust-
Erfahrung. Die zerstorte Welt ist nicht mehr in unversehrten
Gegenstanden zu fassen. 0ft scheinen sich die Formgebilde von
Wols auf schwankendem, unsicherem Boden zu befinden. Nicht nur
.Le bateau ivre“ (Das trunkene Schiff) schlingert ziellos
dahin, auch die zahlreichen Stadt-Bilder gleichen bedrohten
Organismen oder im luftigen Raum schwebenden Strahlungen.
Anders als Emil Schumacher, tragt Wols — auch er eine
Leitfigur des Informel - die Farbe selten 1in
leidenschaftlicher Manier auf. Es sind Explosionen der
leiseren Art. Linien und Wirbel verlieren sich im dunklen
Nirgendwo.



Jedes Bild ein neuer Aufbruch
— Vitales , Spatwerk” von Emil
Schumacher in Diisseldorf

geschrieben von Bernd Berke | 12. September 2018
Von Bernd Berke

Diisseldorf. Als fange die Kunst noch einmal ganz von vorn an,
krimmt sich — wie auf einer vorzeitlichen Hohlenzeichnung -
ein Pferd, es scheint im Bildraum zu stiirzen. Doch dann der
Hintergrund: giftig-gelb, ein farblicher Aufschrei, wie er so
nur in unserem Jahrhundert moglich ist. Ganz von vorn und doch
immer ein neuer Aufbruch - iiberhaupt ein Kennzeichen der
Arbeiten Emil Schumachers (76), des Hagener Ehrenbiirgers mit
internationalem Ruhm.

Kaum kénnen zeitliche Entwicklungen nachvollzogen werden, denn
jedes Einzelbild verlangt nach einer Betrachtung ,fur sich”,
erst recht die vierzig ,spaten Bilder” (seit 1969), die ab
heute bis zum 25. Juni in der ,Kunstsammlung NRW®“ am
Disseldorfer Grabbeplatz zu sehen sind und dann in die Ferne
(Budapest, Madrid) reisen.

Gegenuber der Erstprasentation 1988 in der Berliner
Nationalgalerie ist die Zusammenstellung erheblich verandert
worden. Das besagte Pferdebild (Titel: ,Fallaca”“, 1989) war
seinerzeit noch gar nicht entstanden. Es ist uUbrigens die
einzige gegenstandsnahe Arbeit in Dlsseldorf — Hinweis auf
eine kinftige Hinwendung zum Figurativen? Hinzugekommen sind
auBerdem sieben Gouachen. Doch ansonsten sah sich Museums-Chef
Werner Schmalenbach aus Platzgrinden gezwungen, auf die
meisten Berliner Bilder zu verzichten. Er glaubt aber, dall die
derart konzentrierte Dusseldorfer Version intensiver und
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spannender geraten sei. Schmalenbach bekennt, erst 1961 (als
er Schumacher in Hannover ausstellte) von der Kunst des
Hageners uUberwaltigt worden zu sein. Seitdem habe er sich
laufend mit diesem Werk befaBt. Nur beipflichten kann man
Schmalenbach in der Kritik am im Berlin erstellten Katalog (30
DM), der — mit bonbonfarbenen Titelrand - Schumachers
Farbempfinden Hohn spricht und im Innern machtig von den
Originaltonen abweicht.

Ein Grund mehr also, nach Disseldorf zu kommen und die Bilder
selbst zu betrachten. Vor den Arbeiten stehend, spurt man denn
auch erst die ,sportive Aggressivitat” (Schmalenbach), mit der
sich Schumacher an seinen Bildern abarbeitet. Doch pure
Aggression ware Kkeine Kunst. Gegengewicht sind jene
vorsichtig, tastend und skrupelhaft gefudhrten Linien, die dem
reinen ,Angriff” auf die Bildflache Einhalt gebieten und der
zuvor reinen Korperlichkeit Geist und Seele einhauchen.

Exotische Titel verleihen den meist schrundig aufgerauhten
Bildern zusatzliches Geheimnis: ,Halaf“, ,Autuno”, ,Tamana“,
»Elam“, ,Harim“, ,Maroussi” — 1in Reihenfolge gelesen, wirkt
das wie orientalische Poesie. Die Titel ,helfen” nicht
eigentlich beim Verstehen, 1lenken aber zuweilen die
Assoziationen, so bei der Arbeit ,Lacrima“ (Tranen) von 1977,
deren Oberflache wirklich zu weinen scheint, oder bei ,Hiob“:
Nicht die biblische Leidensgestalt, vielleicht aber ihr ganzer
Weltjammer wird da sichtbar.

Gerne wurde Werner Schmalenbach, dessen Haus zwei Bilder von
Schumacher besitzt, ein weiteres erwerben. ,Besonderen
Appetit” habe er auf das grofBBartige ,Indemini® (1974), ein
Materialbild mit Teerstlucken. Doch es fehlt Platz fur
dauerhafte Hangung. Schmalenbach: ,Einen Schumacher kauft man
nicht, um ihn im Depot zu verstecken.” Womit er abermals recht
hat.



Kunstsammlung NRW: Gebaude
schon 2zu klein - Erste
Jahresbilanz des Hauses

geschrieben von Bernd Berke | 12. September 2018
Von Bernd Berke

Diisseldorf. Die erste Jahresbilanz der Kunstsammlung NRW in
Diisseldorf fallt zwiespaltig aus: Zwar zog das Haus am
Grabbeplatz seit seiner Er6ffnung (Marz ’'86) rund 400.000
Besucher an, aber schon der blofRe ,Normalbetrieb” lief wegen
Personalnot nur mit knapper Miihe. Museumsdirektor Prof. Werner
Schmalenbach traumt weiterhin von 23 2zusatzlichen Stellen
(bewilligt sind gerade viereinhalb), entsprechende
Verhandlungen mit dem Kultusministerium sind im Gange.

Einen anderen Traum konnte Prof. Schmalenbach jedoch
verwirklichen: Er hat fur die Sammlung soeben das fruhe
Matisse-Bild ,Golf von St. Tropez” erwerben konnen. Das 1904
entstandene Frihwerk stammt aus der ,wilden” (Fauve-)Phase von
Matisse und fullt somit eine Lucke im Gesamtbestand. Das Bild
befand sich bis vor kurzem in US-Privatbesitz und kam uber
einen Schweizer Kunsthandler nach Dusseldorf. Mit einer Preis-
Schatzung von etwa 2 Mio. DM durfte man kaum zu hoch liegen.

Mit vielbeachteten Zusammenstellungen (u.a. Picasso, K.
H.H6dicke und NaumGabo) konnte Ausstellungsleiter Jorn Merkert
im Startjahr 1986 beweisen, daB die — im Vorfeld heftig
kritisierte — Ausstellungshalle mittels architektonischer
Einbauten sinn- und eindrucksvoll genutzt werden kann. Prof.
Schmalenbach stellte denn auch fest, daB eher die standige
Abteilung fur US-Kunst nach 1945 ein Problem darstelle, da sie
in der Sammlung einen recht abrupten SchluBpunkt bilde.
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Schmalenbach dachte gestern bereits laut uUber eine Erweiterung
des Hauses nach.

Die Plane fur 1987 klingen vielversprechend. Mit neuen Bildern
des Biennale-Teilnehmers Gotthard Graubner beginnt der Reigen
am 31. Januar. Diese Schau wird denkbar aktuell sein, arbeitet
Graubner doch jetzt noch an einigen Bildern, die dann zu sehen
sein werden. Erstmals will man mit dieser Ausstellung das
Risiko eingehen, besagte Halle nicht mit Stellwanden zu
gliedern.

~Rot sehen” (Ausstellungstitel) sollen vor allem Schulklassen
von Ende Januar bis Mitte Juni. Die Padagogische Abteilang der
Kunstsammlung NRW hat ein Programm uber Farbwahrnehmung und
,Farbe im Alltag“ vorbereitet, das von ,rothaltigen”
Beispielen aus der eigenen Sammlung flankiert wird.

Am 27. Marz beginnt eine Retrospektive zum Werk von Richard
Oelze. Rund 80 Gemalde aus allen Schaffensperioden des
»magischen Realisten” werden zu sehen sein. Skulpturen von
Ulrich Ruckriem folgen ab 27. Mai.

Mit einem hochkaratig besetzten Vortragszyklus und zwei
Ausstellungen halt die Kunstsammlung im Herbst Ruckschau auf
das Jahr 1937: ,Vor 50 Jahren — Europa am Vorabend des 2.
Weltkriegs” lautet der Obertitel. Das ,Museum der Gegenwart —
Kunst in oOffentlichen Sammlungen bis 1937” versammelt ab 11.
September funfzig Spitzenwerke, die damals als ,entartet”
verfemt und aus deutschen Museen entfernt wurden — wvon
Beckmann bis Picasso reicht das Spektrum. Eine weitere
Ausstellung zeigt ab 4. Dezember Positionen unabhangiger Kunst
um 1937 auf, wobei Schwerpunkte auf Abstraktion, konkreter
Kunst und surrealistischen Stromungen liegen.



Naum Gabo — die
,Wiedergeburt” eines Pioniers

geschrieben von Bernd Berke | 12. September 2018
Von Bernd Berke

Diisseldorf. Naum Gabo gehérte zu den Kunst-Pionieren dieses
Jahrhunderts. Nicht mehr die Gestaltung von faBbaren Masse-
und Volumen-Verhaltnissen bestimmte seine Skulpturen, sondern
weniger stoffliche Qualitaten wie die Gliederung von Licht,
(leerem) Raum und Zeit.

Der geburtige Russe, 1977 in den USA gestorben, wurde damit u.
a. einer der Vorlaufer der kinetischen (Bewegungs)-Kunst. Doch
seine Arbeiten hat er nicht wie Meisterwerke gehitet, sondern
er hat sie, o0fter die Lander als die Schuhe wechselnd,
demontiert und die Teile reisefertig in Kisten verpackt. Vom
Urzustand kiundeten seither nur Fotos. Jetzt sind — erstmals
seit sechs Jahrzehnten — einige seiner fruhen Skulpturen in
authentischer Geslalt zu sehen.

Die zerlegten Werke waren nach Gabos Tod auf einem Dachboden
gefunden worden. Des Kunstlers langjahriger Assistent, Charles
Wilson, setzte sie — beinahe, als seien es altgriechische
Vasen — in muhevoller Kleinarbeit wieder zusammen. Im Kontext
zahlreicher anderer Gabo-Arbeiten (auch Modelle und
Vorzeichnungen) sind die derart ,wiedergeborenen” Werke nun
bis zum 4. Januar in der Dusseldorfer Kunstsammlung NRW (di-
so., 10-18 Uhr, Katalog 38 DM) ausgestellt.

Die Ausstellung (bisherige Stationen: Dallas, Toronto, New
York, Berlin) kommt als Denkansto8 wohl gerade recht, macht
sich doch angesichts oft wahllos historisierender Stil-
Ruckgriffe der sogenannten ,Postmoderne” derzeit einige
Ratlosigkeit breit. Gabo hingegen hat, was anhand seiner
Tatigkeit wahrend der Aufbruchstimmung der Russischen
Oktoberrevolution auch prazisiert werden kann, noch am groflSen
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Projekt der Moderne mitgewirkt. Davon zeugen besonders die
konstruktivistischen und quasi-architektonischen Exponate, die
in ihrer strengen Schonheit das allermeiste von dem weit
hinter sich lassen, was heute an Unverbindlichkeiten unter dem
Etikett ,Modellbauer-Kunst“ auf den Markt geschoben wird.

Vibrierende Licht- und Raumwirkungen erzielte Gabo u. a. durch
ausgeklugelte Draht- und Nylonverspannungen. Einem heute
versiegten Fortschrittsoptimismus entsprechend, herrschen
technoide Formen vor, die jedoch nie ganz der Funktion
verschrieben sind und nie widernatiurlich oder seelenlos
wirken, sondern noch einmal die Faszination solcher Gebilde
nacherleben lassen und vielleicht gar die Utopie einer
Technik, die ,menschenfreundlich” ist.

Die konstruktiv verschachtelten Kopfe und Torsi aus Pappe
haben in 1ihrer abstrakten Korperlichkeit sogar einen
religiosen Aspekt, sie erinnern oft an Madonnenfiguren. Eine
Arbeit ist speziell fur die Raumecke gedacht — Klassische
Moderne fiir den ,Herrgottswinkel®.

Halluzinationen des Alltags -
die Bildwelt von Karl Horst
Hodicke

geschrieben von Bernd Berke | 12. September 2018
Von Bernd Berke

Dusseldorf. Der Alltag steckt voller Mythen, Marchen und
Magie. Und: Gerade in den unscheinbarsten Banalitaten kiindigen
sich die schlimmsten Katastrophen an. Oder ist es doch
umgekehrt? Erweist sich als harmlos, was katastrophal schien?
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Nichts ist ohne Hinter-, Neben- und Doppelsinn in der
irritierenden Bildwelt Karl Horst Hodickes. Jetzt bietet sich
in Dusseldorf die Gelegenheit zu entsprechenden Ratselfragen.
Die Kunstsammlung NRW zeigt mit 45 Gemalden, Skulpturen und
Objekten (bis zum 21. September, Katalog 30 DM) eine
Retrospektive des 48jahrigen, der in den letzten Jahren
zumeist als ,Vater der Neuen Wilden” gehandelt wurde — eine
unzulassige Verklrzung, wie sich nun zeigt.

Hodicke widmete sich schon in den 60er Jahren der
Figlrlichkeit, als die meisten sich abmuhten, hochfliegende
Kunst-Theorien vom Ende des Tafelbilds zu ,reflektieren”.
Schiuler des Tachisten Fred Thieler, bezog Hodicke von Beginn
an die Trieb- und Fliehkrafte spontaner Malgestik mit ein.
Vielfach ergab dies verbliffende Uberblendungen des abstrakten
und des gegenstandlichen Expressionismus.

Hodicke verarbeitete vielerlei Einflusse. Ein fruhes Werk wie
das dynamische Menschen- und Gestengeflecht ,Am groBen
Fenster” (1963) bezieht deutliche Anregungen von Max Beckmann.
1965 experimentierte er — Titel: ,New York City?“ — mit
Rastern a la Piet Mondrian, die er freilich ebenso eigensinnig
variierte wie Picassos ,Laufende Frauen am Strand”, denen er
seine furiose ,Vertreibung” gegenuberstellt. Picassos
schwellendes Formgeflige lost sich da vollends auf zu einem
grellen, taumelnden Ausbruch. Auch Farbrinnsale, die beim
MalprozeB entstanden, Uubertinchte Hodicke nicht.

Mit seinen Vexierbildern verspiegelter GroBstadt-,Passagen”
griff Hodicke fruh die Thematik der bedrohlich anonymen
Metropolen auf, der er sich in den letzten Jahren wieder
verstarkt zuwandte. Auf groflformatigen Alltags-Halluzinationen
scheinen Ur-Rituale, magische Praktiken und gefahrliehe Tiere
die Stadt zu erobern. Eine Frau bekommt ihre Geburtswehen
mitten auf der Strafe, bedroht von einem zahnebleckenden
Krokodil und einem Auto, das gleichfalls wie eine Bestie
wirkt.



Unter der dinnen Decke der Zivilisation brechen Dschungel und
Wuste durch. Da starren offenbar hirnlose Monstren uber die
Berliner Mauer gen Osten (dicht vor der Mauer hat Hodicke sein
Atelier — in einer Stadtdodnis, die er ,Wuste Gobi“ nennt).
Auch die ,Hausbesetzer” (1983) werden zu sprungbereiten
Bestien. Nicht denunzierend, sondern mythisch-marchenhaft auch
dies: Die Gestalten sind nach dem Schema der ,Bremer
Stadtmusikanten” aufgetirmt - ein fur HOdicke typisches,
ironisch-witziges Sinn-Spiel.

Harmlosigkeit und unterschwellige Bedrohung vermischen sich
auch auf dem Bild ,Telefonzelle” (1982). Da konnte ebenso gut
ein Mord verabredet wie ein Plausch gehalten werden. Und ,Im
Blaulicht“ (1983) fegt eine Gestalt durchs Bild, die
Feuerwehrmann oder Todesbote sein konnte. Wie bei Standbildern
eines Films, kann der Betrachter endlos Vorgeschichten und
Fortsetzungen weiterspinnen.

Picasso — der zwelte
Schopfungsakt

geschrieben von Bernd Berke | 12. September 2018
Von Bernd Berke

Diisseldorf. Bei manchem Meister der Moderne muB man langst
Ausstellungen zu ganz speziellen Werk-Aspekten
zusammenstellen, um noch Aufsehen zu erregen. Bei Pablo
Picasso (1881-1973) ist die Kunstwelt hingegen immer noch
dabei, das immense, ja schier unerschopfliche Werk iiberhaupt
erst einmal in seiner Breite und Fiille zu sichten.

Vor zwei Jahren war Picassos plastisches Werk das
Ausstellungsereignis in der Dusseldorfer Kunsthalle. Jetzt,
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wiederum zusammengestellt von Kunstprofessor Werner Spies und
wiederum eine Art ,O0ffenbarung”, sind Uber 200 , Arbeiten auf
Papier” in der Kunstsammlung NRW zu bewundern.

Die unglaubliche Anzahl von etwa 26 000 Picasso-Zeichnungen,
Gouachen, Pastellen, Aquarellen und Collagen auf Papier
verzeichnen die in internationalen Inventare. HOchst gewagt
ware es also die Behauptung, hier seien, nun wirklich die
allerbesten Stlcke versammelt. Fest steht, dall Werner Spies
Leihgeber 1in aller Welt bewegen konnte, wirkliche
Spitzenstiucke schweren Herzens auf die Reise nach Tubingen
(190.000 Besucher!) und jetzt — 20 Bilder wurden ausgetauscht
— nach Dusseldorf gehen zu lassen. Die Besorgnis 1ist
verstandlich: Zeichnungen von Picasso werden auf Werte um 600
000 bis 1 Mio. DM ,pro Blatt geschatzt“. Spies konnte nach und
nach die Bedenken ausraumen. Das ,Musée Picasso” (Paris) und
das ,Museum of Modern Art“ (New York) gehdoren ebenso zu den
Leihgebern wie das ,Museu Picasso” in Barcelona. Aus
Konservierungsgrunden hangen die kostbaren Stucke
selbstverstandlich unter Glas — den Spiegeleffekt mulS man in
Kaufnehmen.

Die chronologisch gehangte Ausstellung reicht von ersten
Akademiestudien (1894) uber Picassos sogenannte ,blaue” und
,rosa” Periode, es folgen die Pionierzeit des Kubismus,, die
Ruckkehr zu neoklassizistischen Formen, das bisher selten
gewurdigte zeichnerische Spatwerk. Ein ganzer Formen-Kosmos
entfaltet sich da, ein souveranes Verflgen Uuber zahllose
Traditionen und Formen, das immer erkennbar Picassos
yHandschrift®, tragt, sich aber auf gar keinen Stil festlegen
Laikt.

Die Papier-Arbeiten konnen bei Picasso nicht als Nebenwerke
gelten, eher ist das Gegenteil der Fall: Da er seine Arbeiten
immer 1in einer durch schopferische Ungeduld bestimmten
Zeitspanne abschloll, hat er die Zeichnungen oft detaillierter
ausgefuhrt als Gemalde.



Ob Picasso durch Verzerrung von Korpern oder durch Farbgebung
psychologisiert (,Der Verruckte”, ,Die Frau mit dem Raben —
1904); ob er einfach Freude an Licht und Bewegung ausdruckt
(,Gauklerfamilie®, 1905); ob er die Figuren kubistisch zerlegt
(,Stehender weiblicher Akt“, 1909/10) oder schwellend-
klassizistische Formen typisierend gestaltet (,Sitzende Frau“,
1921) - das Ergebnis wirkt stets ,gultig“, fast wie ein -
Urtraum des Kunstlers — zweiter Schopfungsakt.

Im zeichnerischen Werk finden sich, in einem ,ewigen
Experiment” beinahe unendlich variiert, alle Techniken und
Themen Picassos dicht beieinander. Nur, dall der Kunstler hier
fabulierfreudiger war als im Malerischen. Daraus ergeben sich,
insbesondere im Spatwerk, Notate zu Picassos psychischer
Befindlichkeit, manchmal gar Seelendramen. Vor allem Atelier-
Situationen werden im Spatwerk wieder aufgegriffen: hier das
sinnliche Modell, dort der Kiunstler, offenbar einer ganz
anderen Welt angehorend, ganz Aufnehmender, ganz Auge. Oder
sogar ein mickriger Voyeur.

14. Juni bis 27. Juli. Wegen des erwarteten Andrangs geanderte
Offnungszeiten: Taglich 10-20 Uhr, montags geschlossen.
Katalog (Hatje-Verlag), 39 DM, Plakat 12 DM.



