
Den Frieden von allen Seiten
betrachten  –  eine  fünffache
Themenausstellung in Münster
geschrieben von Bernd Berke | 1. Mai 2018
Ein globaleres, ebenso zeitübergreifendes Thema kann man sich
schwerlich  aussuchen:  Gleich  fünf  Münsteraner  Museen  und
Institutionen zeigen jetzt Ausstellungen über den Frieden. Die
Präsentationen dauern samt und sonders bis zum 2. September.
Und  da  man  beim  Thema  Frieden  nicht  ohne  den  finsteren
Kontrast des Krieges auskommt, weitet sich das Spektrum des
umfangreichen Projekts „Frieden. Von der Antike bis heute“
noch einmal wesentlich.
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Münster ist bekanntlich die Stadt des Westfälischen Friedens,
der 1648 geschlossen wurde und jetzt also 370 Jahre zurück
liegt. Der Dreißigjährige Krieg, der damit aufhörte, brach vor
400 Jahren aus. Vor 100 Jahren endete der Erste Weltkrieg.
Wenn man denn also runde Daten braucht, so gibt es Anlässe
genug  für  eine  solche  Gemeinschafts-Ausstellung.  Die
eingehende Beschäftigung mit dem Thema lohnt sich aber auch
ohne Ziffern-Jonglage. Bundespräsident Frank-Walter Steinmeier
ist übrigens Schirmherr der Münsterschen Unternehmung.

Entstehung von Bildtraditionen

Beteiligt  sind  das  LWL-Landesmuseum  für  Kunst  und
Kulturgeschichte, wo außerdem das Bistum Münster gastiert; das
Archäologische Museum der Uni Münster, das Picasso-Museum und
das Stadtmuseum. Sie alle zusammen zeigen rund 660 Exponate
und gehen dementsprechend auf viele Aspekte des Themenkreises
ein. Dabei ergeben sich etliche Kreuz- und Querbezüge zwischen
den einzelnen Ausstellungen.

Gemeinsame Ansätze betreffen vor allem die Ikonographie, also
quasi die Bildtraditionen des Friedens, die sich im Laufe der
Zeiten  herausgebildet  haben  und  auf  deren  Fundus  getrost
zurückgegriffen werden konnte. Im LWL-Landesmuseum am Domplatz
finden sich dafür markante Beispiele. Hier prunkt man u. a.
mit allegorischen Kriegs- und Friedensbildern von Peter Paul
Rubens  (kleinere  Ölskizzen),  der  die  Gepflogenheiten  bei
Friedensverhandlungen in seiner Eigenschaft als Diplomat aus
eigener Anschauung kannte.

Friedensgöttin Pax mit Füllhorn



Gleich eingangs der Schau gehen mit der 1544 von Battista
Dossi gemalten Friedensgöttin Pax einige Symbole einher, wie
sie immer wiederkehren, so etwa Füllhorn, Früchte und Ähren
als Wohlstands-Versprechen nach einem Friedensschluss. Zudem
hat Pax mit ihrer Fackel eine Rüstung verbrannt. Zu ihren
Füßen liegen Wolf und Lamm in schönster Eintracht – auch dies
seit  Jahrhunderten  ein  bewährtes  Bildmuster  für  friedliche
Zeiten.

Auguste Rodin: „Die
Bürger von Calais“,
Figur  Jean  d’Aire
(um  1895-1899),
Kunsthalle Bremen –
Der  Kunstverein
Bremen:
Kupferstichkabinett
(Foto:  LWL/Anne
Neier)

Das  LWL-Museum  widmet  sich  überdies  den  überlieferten
Strategien, Gesten und Ritualen des Friedens, wie sie zumal in
den Darstellungen historischer Friedensschlüsse zum Ausdruck
kommen.  Zu  nennen  wäre  Gerard  ter  Borchs  buchstäblich
mustergültiges, in den Grundzügen später vielfach nachgeahmtes
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Bild  einer  solch  feierlichen  Zeremonie:  „Beschwörung  des
Spanisch-Niederländischen Friedens am 15. Mai 1648“.

Demutsgesten vor dem Gnadenakt

Auch  gehört  die  (im  Idealfalle  großmütig  angenommene)
Unterwerfungs- und Demutsgeste zum geschichtlichen Repertoire.
Besonders trefflich und subtil formuliert ist diese Gestik in
Auguste  Rodins  Figurengruppe  „Die  Bürger  von  Calais“  (um
1895-99),  welche  bei  den  englischen  Belagerern  der  Stadt
flehentlich  um  Gnade  baten.  In  diesem  Kontext  kann  es
eigentlich  nicht  überraschen,  wenn  zwischen  all  den
Kunstwerken auch eine berühmt gewordene Fotografie auftaucht,
die Willy Brandts Kniefall vor dem Ehrenmal des Warschauer
Ghettos  zeigt  und  sich  in  althergebrachte  Bildtraditionen
einfügt.

Das 20. Jahrhundert brach insofern mit der Überlieferung, als
nach  den  weltweiten  Konflikten  vornehmlich  Siegfrieden
herrschte  –  ohne  das  Wenn  und  Aber  von  ausgehandelten
Kompromissen. Eine andere, mildere Form des Friedens schien
gar nicht mehr vorstellbar. Und mit Aufkommen der atomaren
Bewaffnung ist, wie die Ausstellung ebenfalls zu zeigen sucht,
die Frage nach Frieden dringlicher denn je.

Ein etwas kraftloses Finale

Die Schau, die bis dahin doch einige bemerkenswerte Kunstwerke
in  schlüssiger  Anordnung  aufbietet  (u.a.  auch  einschlägige
Karikaturen von Honoré Daumier und Kriegsbilder von Otto Dix),
mündet schließlich in einen Raum, der sich recht plakativ der
demonstrativen  Ästhetik  der  Friedensbewegung  anbequemt.  Es
ist, als ob etwas recht Gewaltiges am Ende eher etwas kraftlos
auströpfelt.



Otto  Pankok:
„Christus  zerbricht
das Gewehr“ (1950).
Privatsammlung
Gerhard  Schneider,
Olpe  und  Solingen,
Zentrum  für
verfolgte  Künste
GmbH im Kunstmuseum
Solingen  (©  Otto
Pankok  Stiftung)

Im  selben  Haus  gastiert  das  Bistum  Münster  mit  einer
konzentrierten Auswahl unter dem Leitmotto „Frieden. Wie im
Himmel so auf Erden?“ Sie kommt übrigens gerade recht zum
Deutschen Katholikentag, der vom 9. bis 13. Mai in Münster
stattfindet.  Die  Friedenssehnsucht,  so  die  eindrücklich
belegte  Hypothese,  zählt  zu  den  zentralen  Motiven  des
Christentums, versinnbildlicht u. a. in der Vorstellung vom
„Himmlischen  Jerusalem“.  Übliche  Friedenssymbole  sind
beispielsweise Tauben und Regenbögen, wie sie in der LWL-Schau
etwa bei Otto Piene in moderner Gestalt wiederkehren. Von
Tauben wird im Picasso-Museum ebenfalls noch zu reden sein.
Die fünf Ausstellungen bestehen zwar je für sich, sie bilden
aber  eben  auch  einen  hie  und  da  dicht  geflochtenen
Zusammenhang.
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„Mit Gott zum Sieg“

Das  Bistum  Münster  hat  keineswegs  eine  Ausstellung  (u.a.
gekrönt mit Objekten der Antike sowie Werken von Veit Stoss,
Otto Pankok und Christian Schmidt-Rottluf) aus dem Geist der
Selbstbeweihräucherung  zusammengetragen  –  im  Gegenteil:  Man
ist  so  klug  und  aufrichtig,  auch  Schattenseiten  wie  die
Missionierung mit dem Schwert gebührend darzustellen. Klerikal
abgesegnete Parolen wie „Mit Gott zum Sieg“ dienten weltlichen
Kriegstreibern. Und zu den furchtbaren Kreuzzügen sieht man
mit  Entsetzen  die  auf  1634  datierte  Darstellung  eines
Christus, der triumphal den abgeschlagenen Kopf eines Muslims
in der Hand hält. Gepriesen sei die Aufklärung, die nach und
nach das Christentum geläutert hat. Sie möge allen Religionen
zuteil werden.

Weiter geht’s ins Archäologische Museum der Universität. Hier
schreitet  man  sogleich  auf  eine  vergoldete  Replik  der
altgriechischen  Friedensgöttin  Eirene  zu.  Schon  zu  dieser
Frühzeit  findet  sich  also  die  anthropomorphe  Deutung  des
Friedens, der Menschengestalt annimmt. Und schon hier steht
das Füllhorn sozusagen für die erhoffte Friedens-Dividende,
also für wirtschaftliche Blüte. Die Taube hingegen fungierte
zunächst nur als bloßes Tieridyll und noch längst nicht als
explizites Friedenszeichen.

Noch  kein  ausdrückliches
Friedenssymbol:  „Taube  mit
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Olivenzweig fliegt zur Arche
Noah“  (Buntmetall,
Münzstätte  Apameia
(Phrygien/Türkei).  Geprägt
unter Kaiser Philippus Arabs
(reg. 244-249 n. Chr.)  –
(Staatliche  Museen  zu
Berlin, Münzkabinett – Foto
Bernd Berke)

Inszenierung des Kaisers

Die kleine archäologische Ausstellung schlägt beherzt einen
Bogen von etwa 700 vor Chr. bis ins 3. Jahrhundert nach Chr.
und  berührt  griechische  wie  römische  Vorstellungen  vom
Frieden.  Während  sie  in  Griechenland  noch  mythologisch
grundiert war, bezog sie sich in der römischen Antike vor
allem  auf  den  Kaiser  als  Friedensbringer,  zumal  auf  den
Imperator  Augustus.  Ein  Modell  führt  die  ausgesprochen
raumgreifende,  architektonische  und  städtebauliche
Inszenierung des Friedens vor Augen, wie sie den Herrschenden
im Römischen Weltreich gefiel. Wer einmal sein weitläufiges
Gebiet arrondiert hat, kann wohlfeil den Frieden zelebrieren.

Man erfährt überdies, dass (nicht nur) seinerzeit eine gewisse
Korpulenz zum Inbild des gütigen Friedensherrschers gehörte.
Kühner  Vergleich  der  Ausstellungsmacher:  Ein  Foto  des
wohlgenährten  „Wirtschaftswunder“-Ministers  und  nachmaligen
Kanzlers Ludwig Erhard soll quasi an die antiken Bildnisse
anknüpfen.

Mit dem Botenstab zwischen den Fronten

Außerdem sieht man Tontafel-Fragmente des ältesten erhaltenen
Friedensschlusses  der  Menschheit  von  1259  v.  Chr.  Dieser
Vertrag  zwischen  Hethitern  und  Ägyptern  ist  hier
bruchstückweise  als  Kopie  in  Keilschrift  vorhanden.



Auch  lernt  man,  dass  der  Botenstab  zur  Grundausstattung
antiker  Diplomaten  zählte.  Mit  diesem  Stab  versehen,  der
Immunität garantierte, wandelten sie zwischen den Fronten, um
zu verhandeln; wie denn überhaupt in der Antike oftmals der
vernünftige Interessenausgleich zum Friedensschluss führte –
und nicht das einseitige Diktat des Siegers. Allerdings ergibt
sich im 3. Jhdt. n. Chr. auch das Paradox, dass viele Münzen
die Friedensgöttin Pax zeigen, während die Zeiten in Wahrheit
ungemein kriegerisch waren.

Nächste Station: das Kunstmuseum Pablo Picasso. Hier wird das
Spannungsfeld  zwischen  Picassos  weltberühmter  Kriegsanklage
„Guernica“ (die natürlich nicht im Original zu sehen ist,
sondern als Paraphrase der Künstlerin Tatjana Doll) und des
recht eigentlich von ihm kreierten Motivs der Friedenstaube
vermessen.

Pablo  Picasso:  „Die  Taube“
(1949),  Lithographie
(Kunstmuseum  Pablo  Picasso
Münster  ©  Succession
Picasso,  Paris,  VG  Bild-
Kunst,  Bonn  2018)

Himmelschreiendes Nachtstück

Die Entstehungsphasen seines „Guernica“-Bildes sind gleichwohl
präsent, und zwar durch Fotografien seiner damaligen Gefährtin
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Dora Maar, die das allmähliche Werden des Werks – von April
bis Juni 1937 – Schritt für Schritt festhalten. Das letztlich
unausdeutbare  Großformat  bezieht  sich  auf  die  barbarische
Zerstörung  der  baskischen  Stadt  Guernica  durch  Francos
faschistische  Truppen,  die  deutsche  „Legion  Condor“  und
italienische  Unterstützer.  Es  ist  ein  himmelschreiendes
Nachtstück, allen Opfern des Überfalls zugeeignet.

Erst in dieser Phase wurde Picasso überhaupt politisch. Die
Münsteraner Ausstellung enthält auch seine schrundige, bewusst
ungeglättete Skulptur eines Mannes mit Schaf, die sich (in der
Tradition  von  Auguste  Rodin)  weit  abheben  sollte  von  der
Sterilität eines Arno Breker, der damals – unter deutscher
Besatzung  –  gerade  in  Paris  ausstellte.  Auch  bei  dieser
Picasso-Schöpfung oszillieren die möglichen Bedeutungen. Was
beim flüchtigen Hinsehen als Friedensbotschaft gesehen werden
könnte, kippt wohl doch ins schiere Gegenteil um: Bringt der
Mann das Tier nicht zur Schlachtbank? Es ist jedenfalls eine
subversive Arbeit, die auch der Gestapo verdächtig war, die
Picasso in Paris drangsalierte.

Friedenstauben für die Kommunisten

Und die Tauben? Wurden Picassos denkbar breitenwirksames und
wohl populärstes Motiv überhaupt. Als ursprüngliches Vorbild
dienten  vermutlich  jene  Mailänder  Tauben,  die  Picasso  als
Geschenk von Matisse erhalten hatte. In Münster sieht man nun
einige  Varianten  des  Motivs,  das  Picasso  stets  wieder
aufgriff, seit er 1949 die Urfassung entworfen hatte. Picasso,
nunmehr Mitglied der Kommunistischen Partei, stellte damit die
Genossen zufrieden. Endlich sei die Kunst des Avantgardisten
einmal  verständlich,  lobten  sie.  Hernach  stellte  er  sein
Tauben-Motiv  häufig  der  Partei  für  Plakate  zur  Verfügung.
Kurios: Es gibt ein Zitat von Picasso, das sinngemäß besagt,
es sei ein Witz, ein dermaßen aggressives Tier wie die Taube
zum Friedenssymbol zu ernennen…

Bliebe  noch  das  Stadtmuseum  Münster.  Dessen  Schwerpunkten



entsprechend, wird dort die örtliche und regionale Wahrnehmung
des Westfälischen Friedens von 1648 behandelt. Unter dem Titel
„Ein Grund zum Feiern?“ beleuchtet man die Aktivitäten zu
früheren  Jubiläen  des  historischen  Datums.  Die  Rückblicke
reichen in die Jahre 1748, 1848, 1898 und 1948. In Münster
galt der Westfälische Frieden lange Zeit als eher missliebiger
Gedenkanlass, wähnte man doch, der Katholizismus sei schlecht
dabei weggekommen. Erst ganz allmählich rang man sich zu einer
gelasseneren und neutraleren Sicht der Dinge durch.

Ob man nun alle fünf Ausstellungen absolvieren soll? Nun, das
bleibt selbstverständlich jedem und jeder selbst überlassen.
Ich kann nur sagen: Beim Pressetermin ging es in einer Tour de
Force über den gesamten Parcours. Und das übersteigt im Grunde
die mentale Aufnahmebereitschaft. Ratsam wäre es, sich je nach
Interessenlage etwas herauszusuchen oder sich die ganze Sache
an zwei verschiedenen Tagen zu Gemüte zu führen. Ganz ruhig
und friedlich also.

„Frieden. Von der Antike bis heute“. Bis 2. September 2018 an
folgenden Orten in Münster:

LWL-Museum  für  Kunst  und  Kultur,  Domplatz  10  (mit
zusätzlicher Gastausstellung des Bistums Münster). Tel.
0251/ 5907 201
Archäologisches  Museum  der  Westfälischen  Wilhelms-
Universität Münster, Domplatz 20-22. Tel. 0251 / 832 69
20
Kunstmuseum Pablo Picasso Münster, Picassoplatz 1, Tel.
0251/ 41 44 710
Stadtmuseum Münster, Salzstraße 28, Tel. 0251/ 492 45 03
Gemeinsame  Öffnungszeiten:  Dienstag  bis  Sonntag  10-18
Uhr  (montags  geschlossen).  Kombi-Ticket  für  alle
Ausstellungen Erwachsene 25 €, ermäßigt 16 €, Kinder,
Jugendliche, Schüler 8 €
Sonderöffnungszeiten zum Deutschen Katholikentag, 9. bis
12. Mai, jeweils 10 bis 22 Uhr
Zur  Ausstellung  erscheinen  fünf  Katalogbände  im



Sandstein-Verlag, die einzeln oder als Gesamtedition im
Schuber erhältlich sind. Die Kataloge kosten einzeln:
LWL-Museum 38 €, Bistum 38 €, Archäologie 38 €, Picasso-
Museum 24 € und Stadtmuseum 18 €. Alle zusammen (1064
Seiten) 98 Euro.
Weitere Infos: www.ausstellung-frieden.de

 

 

Am  „Webstuhl  der  Zeit“
entsteht ein Jahrhundert aus
Daten  –  Text-  und
Bilderserien  von  Hanne
Darboven in Münster
geschrieben von Bernd Berke | 1. Mai 2018
Von Bernd Berke

Wie hat das bloß alles angefangen – und wohin soll es führen?
Die Künstlerin Hanne Darboven (61), Sproß der Kaffee-Dynastie.
beackert  seit  geraumer  Zeit  intensiv  alle  einzelnen  Tage,
Jahre  und  Jahrzehnte  seit  anno  1900  auf  der  Basis  eines
eigensinnigen Rechen-Systems.

Daraus  ergeben  sich  abertausende  von  Notizen,  sonstige
Schriftstücke und Dokumente, die zahllose Aktenordner füllen,
welche wiederum ganze Regal-Kilometer einnehmen dürften. Mit
diesen Ablagerungen verglichen, wirken selbst üppigste Text-
Konglomerate von James Joyce („Ulysses“) oder Aino Schmidt
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(„Zettels Traum“) wie bloße Aphorismen.

Auch  Kuriositäten-Sammlungen  wuchern  mittlerweile  aus  der
unglaublichen Datums-Welt der Hanne Darboven heraus. Vieles
lagert in Museen, außerdem sind vier Darboven-Häuser voll bis
unters Dach. Ein wahrer Frondienst am Webstuhl der Zeit.

Mit eiserner Disziplin

Mit eiserner Disziplin, so hört man, verrichtet die in der
Kunstwelt  verehrte  Hanne  Darboven  ihr  im  Prinzip
unaufhörliches Tagwerk – einer Krebserkrankung zum Trotz. Früh
aufstehen.  Kaffee  trinken.  Dann  von  Tisch  zu  Tisch,  von
Projekt zu Projekt, überall „Akten“ anhäufend. Scheint es auch
Wahnsinn, so hat es doch Methode.

Eine  „Keimzelle“  der  geradezu  irrwitzigen  Mühen  an  den
Kreuzungspunkten von Biographie und Zeithistorie ist jetzt in
der umfassenden Darboven-Schau des Münsteraner Landesmuseums
zu sehen: Der abgewetzte alte Koffer enthält rasch und spontan
vollgekritzelte Tagebuch-Hefte.

Irgendwann in den frühen 60er Jahren muss Hanne Darboven auf
die  Idee  verfallen  sein,  die  Quersummen  jedes  Datums  zu
ziehen.  Daraus  erwuchs  jene  wie  besessen  fortgeführte
Rechenarbeit, deren Schema später bildlich in endlos lange,
streng  durchgehaltene  von  Tages-Quadraten  überführt  wird,
welche ein stetes An- und Abschwellen der Zeit suggerieren.
Sisyphos war vergleichsweise ein Faulpelz.

Grundlage einer neuen Notenschrift

In dieser strikt geordneten, doch allseits wuchernden Welt
tritt manches über die Ufer, erobert neue Sinnfelder, erhebt
universellen Anspruch. So wurden Zahlen und Quadrate längst
zur Grundlage einer Notenschrift. Die entsprechende meditative
Musik ist in Münster vom Band zu hören.

Weit ausgreifende Text- und Bilderserien wie „Kinder dieser



Welt“  oder  „Welttheater“  (mit  vielen  Vignetten  aus  der
Darboven-Kaffeereklame  zur  Kolonialzeit)  kommen  hinzu.  Man
staunt  über  lange,  lange  Reihen  von  „Büchern“  (rund  2000
Bände,  dazu  etwa  2600  gerahmte  Elemente),  randvoll  mit
Dokumenten  jeglicher  Art.  Früher  ging’s  öfter  in  Richtung
Politik (häufig im Gefolge von Beauvoir oder Sartre), nun
mehren  sich  Rückzüge  in  den  Vorstellungs-Raum  der  eigenen
Einzel-Existenz.

Klösterliche Schreib-Exerzitien

Stets sind nur einige Seiten aufgeschlagen, blättern soll man
nicht. Auch Fotos erscheinen zwischen den ungeheuren Text-
Deponien, z. B. jene häufig in völlig verschiedenen Kontexten
wiederkehrende, skurrile Farb-Postkarte, die einen dänischen
Briefträger bei der Arbeit zeigt.

Fleißig abgeschriebene Passagen aus Büchern schwellen ebenso
an wie von Inhalten befreite Schreib-Exerzitien: etwa lauter
„u“- oder „w“-Wellen entlang einer Übungslinie; wie damals in
der Grundschule, doch hier mitunter viele hundert Seiten lang.

All das türmt sich auf zum ästhetischen Ereignis zwisehen
Kunstfreiheit  und  Klosterstrenge.  Als  Betrachter  wird  man
gleichsam in eine Parallel-Welt versetzt. Hanne Darboven führt
unter Einsatz ihrer Lebensdauer vor, wie tief man sich in den
Falten  der  Zeit  verlieren  (und  finden?)  kann.  Fast  schon
übersinnlich.

Hanne Darboven. „Bücher“. Westfälisches Landesmuseum für Kunst
und Kulturgeschichte, Münster (Domplatz). Bis 26. Mai. Täglich
außer Mo 10-18 Uhr.

 



An  Vorbildern  wachsen  –
Münster  zeigt,  welche
Anregungen  August  Macke
aufgegriffen hat
geschrieben von Bernd Berke | 1. Mai 2018
Von Bernd Berke

Münster. So kann man sich in Menschen täuschen: Rein äußerlich
soll  der  Künstler  August  Macke  einen  eher  phlegmatischen
Eindruck  gemacht  haben.  Selbst  seine  schöne  (und  als
Fabrikantentochter  gut  betuchte)  Frau  Elisabeth  hielt  ihn
zuweilen für träge.

Doch das kann nicht stimmen. In seinem beklagenswert kurzen
Leben (er fiel 1914 als Weltkriegs-Soldat in der Champagne)
hat  der  1887  in  Meschede  geborene  Macke  rund  10.000
Zeichnungen angefertigt, dazu füllte er etwa 6000 Blätter in
28 Skizzenbüchern – von Gemälden gar nicht zu reden. Und er
blieb – wie jetzt eine Ausstellung in Münster beweist – offen
für alle fruchtbaren künstlerischen Einflüsse.

Diese  Schau  hat  ein  besonders  festes  Forschungs-Fundament,
fußt sie doch auf den seit über 20 Jahren währenden Macke-
Studien von Ursula Heiderich. Sie hat ermittelt, welche Werke
anderer  Künstler  Macke  in  deren  Ateliers  oder  bei
Ausstellungen zweifelsfrei selbst gesehen oder gar erworben
hat,  wie  etwa  jene  kleine  Frauenakt-Skulptur  von  Aristide
Maillol, deren Gestalt auf einigen Macke-Gemälden wiederkehrt.

Dichte, geradezu sprunghafte Abfolge

Man sieht in Münster 150 Werke von Mackes Hand und etwa 20,
doch längst nicht alle Vergleichs-Originale. Denn Macke hat
auch Motive und Ideen von Leonardo. Michelangelo und Rembrandt
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aufgegriffen  –  oft  mit  Nachzeichnungen  in  Skizzenkladden.
Macke, der die Schule vor dem Abitur abgebrochen hatte und es
auch auf der Düsseldorfer Kunstakademie nur kurz aushielt,
nahm stilistische und thematische Anregungen ruhelos auf; als
hätte er gewusst, dass seine Zeit auf Erden knapp bemessen
war.

Detailfreudig  wird  dargelegt,  woran  sich  dieser  Künstler
orientiert und wie er es sich anverwandelt hat. Andere hätten
beim Wettstreit mit den Größen der Kunstgeschichte resigniert,
bei Macke steigert derlei ästhetische Konkurrenz offenkundig
die eigenen kreativen Kräfte. Er wächst an den Vorbildern.

In  dichter,  bisweilen  sprunghafter  Abfolge  wechselt  August
Macke die Richtungen, wobei Gegenständlichkeit und Abstraktion
einander nie ausschließen. Ab 1903 malt er nach Art von Arnold
Böcklin und Hans Thoma, dessen „Bogenschütze“ zum Prägemuster
für eine eigene Deutung wird. 1904 bewundert er Max Klinger
und gestaltet „Venus und Amor am Altar“ in entsprechender
Manier.  1907  wendet  er  sich  dem  Impressionismus  zu.  Ein
,,Spargel“-Bild bezieht sich direkt auf Edouard Manet.

Das Repertoire erweiterte sich zusehends

Auch  die  japanische  Kunstfertigkeit,  Tiere  als  Ornamente
darzustellen, regt ihn zu vergleichbaren Schöpfungen an. Ab
1909 entdeckt Macke die Qualitäten der Fauvisten, und 1912
malt er einen „Don Quichotte“ ziemlich exakt nach dem Vorbild
von Honoré Daumier. Dessen satirische Formkürzel will sich
Macke aneignen, wobei selbst Wilhelm Busch in sein Blickfeld
gerät, den er mit einem „Bacchus“-Bild zitiert.

Damit nicht genug. Ein Macke-Bildwie „Rokoko“ (1912) könnte
von Kandinskys Palette stammen, der „Vogelbauer“ (1912) ist
Matisse abgewonnen. Bei Futuristen wie Umberto Boccioni lernt
Macke,  wie  man  die  simultane  Splitterung  der  Zeit  ins
Bildgeviert bannen kann, mit Arbeiten wie „Husaren“ (1914)
nimmt er diese Technik in sein Repertoire auf, das schließlich



auch kubistische Elemente à la Picasso umfasst.

Fast könnte man, angesichts dieser spannenden Vergleiche, die
oft herzwärmende Schönheit vergessen, welche Mackes Bildern
eigen ist. Da empfiehlt sich der zweifache Rundgang: einer
fürs Wissen, einer fürs Schwelgen.

August Macke und die frühe Moderne in Europa. Museum für Kunst
und Kulturgeschichte, Münster (Domplatz). Bis 17. Feb. 2002
(ab  14.  März  2002  im  Kunstmuseum  Bonn).  Di-So  10-18,  Mi
10-21Uhr. Eintritt 12 DM, Katalog 44 DM.

Über allem schwebt ein Licht:
Zwei  Ausstellungen  über
Christian  Rohlfs  –  Münster
sticht Hagen deutlich aus
geschrieben von Bernd Berke | 1. Mai 2018
Von Bernd Berke

Münster/Hagen. Viele, viele Jahre hat der Künstler Christian
Rohlfs in Hagen gelebt, 1938 ist er hier gestorben. Man sollte
denken,  dass  ihm,  der  längst  zum  Ehrenbürger  der  Stadt
ernannte wurde, an diesem Ort eine Retrospektive ausgerichtet
wird, weil sich sein Geburtstag (22. Dezember 1849) zum 150.
Mal jährt.

Doch die Hagener lassen es im Hohenhof beim relativ knappen
Einblick  in  den  reichen  Eigenbesitz  bewenden.  Derweil
präsentiert  das  Landesmuseum  in  Münster  die  weitaus
umfangreichere Schau – übrigens auch mit einigen Leihgaben aus
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Hagen. Absprachen wurden ansonsten offenbar kaum getroffen,
denn  gestern  luden  beide  Häuser  zur  Vorbesichtigung  ihrer
Rohlfs-Ausstellungen ein – auf die Minute zeîtgleich.

Bearbeitung mit der Drahtbürste

Hagens „Heimvorteil“ ist leider dahin: Bevor man sich also der
Kunst wegen in zwei Teile zerreißt, sollte man die prachtvolle
Münsteraner Auswahl (Koproduktion mit der Kunsthalle Emden)
vorziehen.  Unter  dem  poetischen  Titel  „Das  Licht  in  den
Dingen“  sind  hier  rund  170  Arbeiten  zu  besichtigen,
mehrheitlich  Tempera-Bilder  aus  dem  ungeheuer  leuchtenden
Spätwerk.Der Künstler bevorzugte mit zunehmendem Alter diese
wasserlösliche  Farbsorte,  weil  sie  es  ihm  erlaubte,  seine
Bilder lichter und transparenter zu gestalten. Er wusch manche
Bildpartien regelrecht aus und rückte ihnen gar mit einer
Drahtbürste zuleibe, um jenes ganz besonders helle „Schweben“
der Farben zu erzielen. So gerieten vor allem die überaus
zahlreichen Blumenmotive zu schwerelosen Erscheinungen.

Christian  Rohlfs  gilt  gewissen  Kunstlexika  immer  noch  als
Parteigänger des Expressionismus, doch mit derlei Einordnung
erfasst man sein allzeit experimentierfreudiges Wesen nimmer.
Er war ja auch schon in seinen 50ern. als die Künstlergruppe
„Die Brücke“ gegründet wurde, und damit eher eine Vaterfigur
für  die  Expressionisten.  Der  Mann  mit  dem  Faible  für
Freiluftmalerei  hatte  bereits  naturalistische  und
impressionistische  Werkphasen  abgeschlossen.  Schon  1901  war
er, auf Bitten des Mäzens Karl-Ernst Osthaus, von Weimar nach
Hagen umgesiedelt. Später zog es ihn oft nach Ascona, und er
verbrachte meist nur noch die Wintermonate in Westfalen.

Vielleicht war es ein psychologischer Impuls für das Spätwerk,
dass  der  fast  70-Jährige  (übrigens  im  damaligen  Hagener
Folkwang-Museum)  1919  die  um  vieles  jüngere  Helene  Vogt
heiratete. Neue Liebe, neue Schaffenskraft.

Eigentlich  alle  Werke,  die  nun  in  Münster  zu  sehen  sind,



zeugen  von  tief  empfundener  Liebe  zum  Dasein,  zu  den
kristallinen Momenten des Wachsens und Werdens in der Natur.
Hier darf der Betrachter meist in sanften Harmonien schwelgen
und zum bildnerischen Augenblicke sagen: „Verweile doch, du
bist so schön…“

Doch  nicht  alle  Bilder  wirken  ätherisch.  Rohlfs  konnte
durchaus „zupacken“ und bedrohliche Szenarien („Mondschein mit
schwarzer Wolke“, 1934) aufragen lassen.

Etwas  letztlich  Ungreifbares  waltet  über  all  den
Blumensträußen, Gebirgs- und Seenlandschaften. Farbklänge und
sprühender Lichteinfall setzen pure Energieströme frei, die
weit über das jeweilige Motiv hinausweisen. Auf solche Art
scheinen gar ganze Kirchen auf einem Lichtpolster gen Himmel
zu streben.

Die Rituale der Ausdruckstänzerin

Formidabel  auch  der  „Tatjana“-Zyklus,  jetzt  in  seltener
Vollständigkeit versammelt. Er zeigt, mit einer feinsinnigen
Neigung  zur  asiatisch  inspirierten  Stilisierung,  die
Bewegungs-Rituale einer Ausdruckstänzerin, mit der sich Rohlfs
angefreundet hatte.

Bescheiden und konzeptionslos wirkt demgegenüber der Hagener
Griff in die eigenen Bestände (auch hier lockt freilich ein
lyrischer Titel: „Musik der Farben“).

Vereinzelte Temperabilder sind in Hagen gleichfalls zu sehen.
Allerdings lernt man eine ganz andere Seite des Christian
Rohlfs  kennen,  der  offenkundig  auch  einen  Sinn  fürs
Karikaturistische hatte. So entwarf er – willkommen im üblen
Club – per Holzschnitt gar ein „Stinkbock-Diplom“. Wem er’s
wohl zugeeignet hat?

Landesmuseum Münster (Domplatz 10). Bis 13. Februar, Di-So
10-18 Uhr, Eintritt 10 DM, Katalog 48 DM.



Hohenhof Hagen (Stirnband 10). Bis 30. Januar 2000. Di-So
11-18 Uhr. Eintritt 5 DM. Kein Katalog.

 

Der herbe Charme verfallener
Fabriken  –  Industrie-Fotos
von Bernd und Hilla Becher in
Münster
geschrieben von Bernd Berke | 1. Mai 2018
Von Bernd Berke

Münster. Ist es Sturheit oder Konsequenz? Seit über 30 Jahren
fotografieren Bernd und Hilla Becher immer und immer wieder
Industriebauten.  Sie  werden  nicht  müde,  die  Relikte  einer
versinkenden Arbeitsweit im Bilde festzuhalten.

Ein immenses Werk hat sich angehäuft, aus dem das Westfälische
Landesmuseum in Münster – trotz beachtlicher Stellfläche – nur
kleine Ausschnitte vorzeigen kann.

Bernd Becher (Jahrgang 1931) ist in Siegen aufgewachsen, ganz
nah bei einem Hochofen. Der häßlich-erhabene Anblick hat ihn
wohl fürs Leben geprägt. 1957 gab er die Malerei auf, weil er
industrielle Motive möglichst emotionslos wiedergeben wollte.
Vor-Bilder  waren  unterkühlt  sachliche  Fotos,  die  er  in
Betriebsbüros gesehen hatte. Seine Frau Hilla (geboren 1935),
gelernte  Lichtbildnerin,  besaß  Ausrüstung  und  technisches
Wissen.

Am  Aufnahmeverfahren  hat  sich  seither  so  gut  wie  nichts
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geändert. Auch blieb es bis heute bei schwarz-weißen Abzügen,
auf daß keine Farbe von Umriß und Gestalt ablenke. Schon der
rötliche  Schimmer  von  Mennige  auf  Stahlgerüsten  wäre  den
Bechers zu bunt.

Es geht also nüchtern zu, wenn sie durch die Industriereviere
reisen, um Zechen- und Wassertürme, Fabrikhallen, Hochöfen,
Gasbehälter  oder  Kohlesilos  aufs  Bild  zu  bannen.  Vieles
existiert nicht mehr, anderes verwittert oder dient – schick
restauriert  –  anderen  Zwecken.  Derlei  Verfälschungen
interessieren Bernd und Hilla Becher nicht. Sie suchen auch
keine Besonderheiten, sondern Durchschnittsbauten.

Internationales Formenvokabular

In Münster sind die Aufnahmen meist zu Sechser- oder Neuner-
Serien gruppiert, so daß haarfeine Vergleiche zwischen jeweils
ähnlichen Bautypen möglich sind. Hier wird der Blick geschult:
Was unterscheidet Siegerländer Fabrikhallen von einem Pendant
in Belgien oder in den USA? Gibt es formale Entsprechungen
zwischen Werksfassaden in Dortmund und Eisenhüttenstadt? Ja,
es gibt sie. Man entdeckt überraschende Gemeinsamkeiten über
Grenzen hinweg. Kühles Ingenieurs- und Kommerz-Kalkül schuf
ein weltweit gültiges Formenvokabular, das (je nach Region)
variiert wurde. Und das Motiv-Spektrum reicht vom herbbrutalen
Charme nackter Stahlskelette bis zu reich verzierten Imponier-
Fassaden. Auch die Geld-Religion brauchte „Kathedralen“.

Ostdeutsche Industriebauten fehlten bis 1989 im Repertoire der
Bechers ganz. So sehr sie sich auch mühten, sie bekamen in der
DDR keine Aufnahme-Genehmigungen. Die SED fürchtete sich vor
Spionage.  Als  hätte  man  dort  vorbildliche  Fabriken  sehen
können…

Bernd  und  Hilla  Becher:  „Typologien“.  Westfälisches
Landesmuseum“, Münster; Domplatz. 11. Dezember bis 29. Jan.
1995, tägl. außer Mo 10-18 Uhr. Begleitbuch: 48 DM.



Kunst und Moral passen nicht
immer  zusammen  –  Münster
präsentiert  als  „entartet“
verfemte Bildhauer
geschrieben von Bernd Berke | 1. Mai 2018
Von Bernd Berke

Münster. Diese Debatte flammt immer mal wieder auf: Gehen
große Kunst und Moral unbedingt zusammen, oder können etwa
auch ideologisch verblendete Menschen gültige Werke schaffen?
Die Antwort ist keinesfalls simpel. Dies zeigt sich einmal
mehr  bei  der  Kunstschau  „Deutsche  Bildhauer  1900-1945  –
„entartet'“ im Westfälischen Landesmuseum.

Im  Gegensatz  zu  Berlin,  wo  derzeit  die  vielbeachtete
Ausstellung über die von den Nazis als „entartet“ verfemten
Maler läuft, hat man in Münster erst gar keine Rekonstruktion
der  bewußt  chaotischen  NS-Auswahl  versucht.  Die  rund  100
Skulpturen  von  41  Künstlern  hätten  zwar,  was  Urheber  und
Machart angeht, 1937 in München präsent sein können, waren es
aber zum größten Teil nicht.

Die NS-Machthaber hatten 1937 eine Doppelschau veranstaltet –
eine zeigte die erwünschte, die andere die unerwünschte Kunst.
Und da beginnen schon die Widersprüche, denn es gab Künstler
wie  Georg  Kolbe  und  Rudolf  Belling,  die  in  beiden
Ausstellungen vertreten waren. Kolbes „Stürzender“ mißfiel den
Nazis, sein „Streiter“ kam ihnen hingegen zupaß. Zudem war
lange Zeit gar nicht ausgemacht, wohin der NS-Kunstgeschmack
sich wenden würde. Nicht nur Goebbels favorisierte lange Zeit
den später gebrandmarkten Expressionismus.

https://www.revierpassagen.de/108198/kunst-und-moral-passen-nicht-immer-zusammen-muenster-praesentiert-als-entartet-verfemte-bildhauer/19920410_1901
https://www.revierpassagen.de/108198/kunst-und-moral-passen-nicht-immer-zusammen-muenster-praesentiert-als-entartet-verfemte-bildhauer/19920410_1901
https://www.revierpassagen.de/108198/kunst-und-moral-passen-nicht-immer-zusammen-muenster-praesentiert-als-entartet-verfemte-bildhauer/19920410_1901
https://www.revierpassagen.de/108198/kunst-und-moral-passen-nicht-immer-zusammen-muenster-praesentiert-als-entartet-verfemte-bildhauer/19920410_1901


Derlei Widersprüche will man auch in Münster dokumentieren.
Man hat daher nicht nur hehre Widerstandskämpfer der Kunst
ausgewählt, sondern auch einige halb oder ganz „Angepaßte“ mit
aufgenommen — und siehe da: Man wüßte nicht immer auf Anhieb
und beim bloßen Anblick der Werke zu sagen, ob sie nun von
integren Künstlern stammen.

Die erwähnte Berliner Schau wurde in Los Angeles vorbereitet.
Auch  die  Münsteraner  Veranstaltung  ist  keine  deutsche
Produktion,  sondern  späte  Frucht  einer  Seminarreihe  im
holländischen  Nijmegen.  „Keimzelle“  war  übrigens  die
Beschäftigung mit dem Dortmunder Künstler Bernhard Hoetger,
bei dessen Biographie den Niederländern manches Licht aufging:
Hoetgers Werke galten den Nazis als „entartet““; dennoch war
er von 1934 bis zum Parteiausschluß 1938 Mitglied der NSDAP.

Keine generellen Weihen und keine fraglosen „Helden“ also;
aber Kunst, die in Münster ganz bewußt auf Sockeln und hinter
Glas präsentiert wird — im Gegensatz zur NS-Präsentation, bei
der die Skulpturen extra lieblos und diffamierend plaziert
wurden.

Die Ausstellung führt durch eine Vielfalt von Stilrichtungen —
von ungebrochener Figuration über Expressionismus bis hin zur
Abstraktion.  Auch  wenn  man  in  Münster  durch  räumliche
Zuordnungen und Gegensätze die Ausstellung zu strukturieren
sucht, wirkt das ganze doch etwas zusammenhanglos, so als habe
man Belege für Seminarthesen gesucht und nicht immer gefunden.
Die meisten Einzelwerke aber (darunter Arbeiten von Lehmbruck,
Schlemmer,  Mataré,  Kirchner,  Marcks,  Barlach,  Arp  und
Kollwitz)  sind  durchaus  sehenswert.

Westfälisches Landesmuseum, Münster (Domplatz). 12. April bis
31. Mai. Katalog 38 DM.



Malerei  als  immerwährendes
Experiment  –  Werkschau  zu
Christian Rohlfs in Münster
geschrieben von Bernd Berke | 1. Mai 2018
Von Bernd Berke

Münster. Vor genau zwei Jahren stellte das Dortmunder Ostwall-
Museum die Druckgraphik von Christian Rohlfs (1849—1938) aus.
Da zeigte sich, daß Rohlfs auch im Graphischen „malerisch“
verfuhr, indem er allzu harte Linienführungen oft nachträglich
mit dem Pinsel milderte. Jetzt ergibt sich im Westfälischen
Landesmuseum zu Münster, wo mit über 90 Rohlfs-Gemälden die
bislang größte Retrospektive dieses Künstlers zu sehen ist,
gleichsam  ein  umgekehrter  Effekt:  Viele  Ölbilder  sind  auf
beinahe  graphische  Weise  behandelt,  indem  Rohlfs  pastose
Farbschichten mit dem Spachtel aufriß, somit jede gefällige
Glätte vermeidend. Rohlfs — ein stets unzufriedener Künstler,
dem keine Technik genügte, der unablässig „nachbesserte“?

Tatsächlich hat Rohlfs nie den bequemen Weg gewählt.. Zunächst
hätte er durchaus als Salonmaler auf dem Markt reüssieren
können. Das wies er weit von sich. Und: Erst um 1890 lernte er
Bilder  französischer  Impressionisten  kennen.  In  den  Jahren
zuvor hatte er sich auf eigene Faust eine dem Impressionismus
verwandte Farb- und Licht-.Sprache“ langwierig errungen, ja
erkämpft  —  obwohl  die  Grundlagen  im  Nachbarland  längst
„entdeckt“ waren.

Rohlfs, später sozusagen ein Expressiver ohne das Pathos der
Expressionisten, hat zeitlebens nur ein einziges Selbstporträt
gemalt. Er war ein zurückhaltender „Eigenbrötler“, der sich
nie in den Hauptstrom äußerer Einflüsse begab. In Münster kann
man nun seine ganze Entwicklung nachvollziehen. Das war nur in
engem  Kontakt  mit  DDR-Museen  möglich,  da  dort  die
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prägnantesten Beispiele für das Frühwerk (bis 1890) vorhanden
sind, während das mittlere und späte Werk fast nur bei uns
verfügbar sind. Was lag da näher, als sich zusammenzutun?
Besonders die Kunstsammlungen in Weimar, wo die Münsteraner
Ausstellung  von  März  bis  Mai  1990  Station  macht,  haben
aufschlußreiche Exponate beigetragen. Aber auch die Museen in
Dortmund und Hagen zeigten sich großzügig.

Es  beginnt  mit  einem  „akademischen  Schinken“.  Titel:  „Der
Schutzflehende“ (1880). Eine Auftragsarbeit, ersichtlich ohne
Passion gemalt. Daß Rohlfs schon zu jener Zeit „ganz anders
konnte“,  läßt  das  Bild  „Römische  Bauleute“  (1879)  ahnen:
bewußt  „banales“  Thema,  gewagter  Anschnitt  der  Figuren,
eigenwillige Farbgebung. Da zeigt sich bereits der Mann, der
konsequent  seinen  Sonderweg  gehen  wird,  der  unermüdlich
experimentiert,  dabei  zu  „Abstürzen“  ebenso  fähig  wie  zu
großartigen Aufschwüngen.

Rohlfs,  gebürtiger  Holsteiner,  war  innig  mit  Westfalen
verbunden. In Soest hat er wichtige Zyklen gemalt, vor allem
aber  seit  1901  in  Hagen  gelebt.  Hier  war  es  Karl-Ernst
Osthaus,  der  den  späteren  Hagener  Ehrenbürger  Rohlfs  mit
internationalen Tendenzen bekannt machte — mit Manet, Cézanne,
van  Gogh.  Um  1903/04  erprobt  Rohlfs,  etwa  in  den  Bildern
„Sonnenblumen“ und „Weiden“, Ausdrucksformeln à la van Gogh.
Die Farbe wird zunehmend autonom, befreit vom Gegenstand. Aber
auch  im  nachahmenden  Versuch  behält  Rohlfs  Kunst  eigenes
Gepräge. Lag es an dieser ständigen Offenheit fürs Experiment,
daß Rohlfs — im Gegensatz zu den meisten Expressionisten —
auch ein beachtliches Alterswerk vorweisen konnte?

Sodann einige Akte und das Bild „Getreidefeld“ (1911): Rohlfs
„verletzt“ die Malfläche, wahre Farbhügel und Gräben ergeben
eine rissige Oberflächenstruktur. Fast scheint es, als wolle
die Farbe stellenweise aus dem Bild heraus spritzen.

1914  dann  der  Schock  des  Krieges:  düstere  Bilder
(„Sklavenhalter“, „Der Gehetzte“, 1918) und biblische Motive,



Themen wie Sünde und Erlösung. Großartiges Beispiel aus dem
Spätwerk Rohlfs‘, der von den Nazis als „entartet“ verfemt
wurde:  „Alter  Turm“  (1935),  aquarellhaft-ätherisches  Blau,
fast meditativ.

Christian  Rohlfs  –  Gemälde.  Westfälisches  Landesmuseum
Münster, Domplatz. Bis 11.2.1990. Tägl. (außer mo) 10-18 Uhr.
Katalog 35 DM.

Rodin  und  die  Inszenierung
des Körpers
geschrieben von Bernd Berke | 1. Mai 2018
Von Bernd Berke

Münster.  Für  eine  Skulptur  des  Schriftstellers  Honoré  de
Balzac nahm sich Auguste Rodin viel Zeit. 1891 bekam er den
Auftrag,  bis  1898  fertigte  er  zahllose  Skizzen  und
Entwurfsstudien.  Rodin  recherchierte  genau.  Sogar  den
Schneider des berühmten Toten suchte er auf und entlockte ihm
exakte Angaben über die KörpermaBe des Dichters – Kunst, mit
wissenschaftlicher Akribie betrieben. Auch darin war Rodin ein
Kind seiner Zeit.

Daß Rodin (1840-1917) d e r stilbildende Bildhauer des späten
19. Jahrhunderts war, ist fast ein Gemeinplatz. Daß er auch
als Zeichner zu kaum weniger vollendete Formen fand, kann
jetzt  –  umfassend  wie  nie  zuvor  –  im  Westfälischen
Landesmuseum  für  Kunst  und  Kulturgeschichte  nachvollzogen
werden. Eine Reihe von Architekturzeichnungen wird erstmals
außerhalb Frankreichs gezeigt.

Die meisten Exponate, darunter die Balzac-Studien, stammen aus
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den  Magazin-Beständen  des  „Musée  Rodin“  in  Paris.  Die
Ausstellung verschafft mit etwa 180 Zeichnungen und Aquarellen
einen Überblick zu Rodins Lebenswerk (insgesamt 8000 Blätter).
Die  Zeichnungen  sind  nicht  etwa  bloß  Vorstufen  zu  den
Skulpturen, sondern bilden einen durchaus autonomen Strang in
Rodins Schaffen.

Es  beginnt  mit  Arbeiten  aus  den  1860er  Jahren,  die  noch
deutliche  Kennzeichen  akademischer  „Fingerübungen“  tragen.
Besonders  gilt  dies  für  einige  Akte  im  Geiste  des
Klassizismus,  die  ebensogut  von  David  oder  Ingres  stammen
konnten. Über die zeichnerische Wiedergabe von Michelangelo-
Statuen und die Darstellung antiker Szenen entwickelt Rodin
immer entschiedener „seinen“ Stil.

Ausführlich  werden  die  Entwürfe  für  das  „Höllentor“
(inspiriert  von  Dantes  ,,Göttlicher  Komödie“)  dokumentiert.
Ähnlich wie „Faust“ Goethe sein Lebtag beschäftigte, so das
,,Höllentor“  Rodin.  Ein  schon  unverwechselbarer  Gestus
kennzeichnet  die  Höllenstudien  mit  ihren  dunkeldramatischen
Tönungen.

Rodin bildet nicht einfach Körper ab, er bringt gleichsam die
Kraftlinien zu Papier, die diese Körper in Bewegung setzen.
Wenn er Figuren zu Gruppen zusammenstellt, so fügen sie sich
zu  ungeheuer  dynamischen  ,,Körper-Inszenierungen“.
Spitzenstücke  der  Ausstellung  sind  die  hauchzarten,  schier
„verfließenden“ Zeichnungen kambodschanischer Tänzerinnen, die
1906  in  Frankreich  gastierten  und  Rodin  durch  die
Natürlichkeit  ihrer  Bewegung  faszinierten.

Im Spätwerk nähert sich Rodin zeitweise dem Stil von Henri
Matisse, zuweilen überschreitet er auch bereits die Grenzen
der Gegenständlichkeit, indem etwa eine kniende Frauengestalt,
die den Kopf zurückwirft, auf einem weiteren Bild zur Vasen-
Form  umgestaltet  wird.  Beide  Arbeiten  hängen  in  Münster
nebeneinander,  der  Abstraktionsprozeß  kann  exemplarisch
verfolgt werden.



Auguste  Rodin  –  Zeichnungen  und  Aquarelle.  Münster,
Landesmuseum für Kunst und Kulturgeschichte. Bis 20. Januar.
Katalog 40 DM.

Westfalens  Gesellschaft  zur
Goethezeit – auf Bildern von
Johann Christoph Rincklake
geschrieben von Bernd Berke | 1. Mai 2018
Von Bernd Berke

Münster. Westfalens Adel ging um das Jahr 1800 mit der Zeit.
Man hatte schließlich „seinen“ Rousseau gelesen und kehrte
auch dann „zurück zur Natur“, wenn man sich porträtieren ließ:
Nun  getrauten  sich  auch  Damen  von  Stand,  inmitten  ihrer
Kinderschar oder gar im „Zustand der Hoffnung“ vor den Maler
zu treten.

Es war aber zugleich die Ära, in der das Selbstbewußtsein des
westfälischen Bürgertums wuchs. Nur: Statt der Wappen, die die
adeligen  Herrschaften  vorweisen  konnten,  staffierten  sich
Bürgersleute  fürs  Konterfei  mit  Signalen  für  erbrachte
„Leistung“ aus. Ein wissenschaftliches Buch für den Herrn, ein
Strickstrumpf  für  die  Dame  –  und  schon  war  die  Heraldik
wirksam ersetzt.

Westfalens  wohl  bester  Porträtmaler  zur  „Goethezeit“  hieß
Johann Christoph Rincklake (1764-1813). Sein Werk wird jetzt
in einer Ausstellung des Westfälischen Landesmuseums fur Kunst
und  Kulturgeschichte  dokumentiert  (23.9.  bis  4.11.).  150
Bilder sind zu sehen, darunter 100 bisher unbekannte Werke,
die sich zu 90 Prozent noch in Privatbesitz (meist Nachfahren
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der Porträtierten) befinden. Die Bilder ergeben ein Panorama
der  westfälischen  Gesellschaft  –  von  Ansichten  derer  zu
Romberg, Westerholt oder Heeremann bis hin zur Wirtstochter
und zur Dortmunder Kaufmannsfrau.

Obwohl  Rincklake  eine  Akademieausbildung  (Lehr-  und
Wanderjahre in Dresden, Düsseldorf, Wien) vorweisen konnte,
sind  die  Exponate  weniger  unter  künstlerischen  als  unter
regionalgeschichtlichen  Aspekten  aufschlußreich.
Gesellschaftliche Umbrüche nach der Französisehen Revolution,
neue  Rituale  der  Trauer  um  Verstorbene  oder  auch  das
Geschlechterverhältnis  jener  Zeit  können  oft  anhand
unscheinbarer Details nachvollzogen werden. Beispiel: Selbst
Schriftstellerinnen  wurden  damals  nicht  etwa  mit  Symbolen
intellektueller Betätigung wie Feder und Tintenfaß abgebildet,
sondern bestenfalls mit einer Leier.

Pünktlich  zur  Ausstellung  ist  ein  Buch  über  Rincklake
erschienen (Verfasserin: Hildegard Westhoff-Krummacher; Preis
des Bands 98 DM, ab 1985 etwa 120 DM). Der Ausstellungskatalog
in Münster kostet 15 DM.

Faszination  technischer
Formen  –  Zeichnungen  und
Aquarelle  von  Fernand  Léger
in Münster
geschrieben von Bernd Berke | 1. Mai 2018
Von Bernd Berke

Münster. Der denkbar größte Gegensatz zu einem Schlüsselbund?
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Das ist die „Mona Lisa“; befand zumindest der französische
Künstler  Fernand  Léger  (1881-1955)  –  und  brachte  beides
zusammen zu Papier.

Daß Léger, der neben Braque und Picasso (gleichfalls Jahrgang
1881) als einer der wichtigsten Kubisten gilt, auch schon mal
derart surrealistisch verfuhr, ist eine – nicht die einzige –
Erkenntnis,  die  jetzt  eine  Ausstellung  im  Münsteraner
Landesmuseum für Kunst- und Kulturgeschichte vermittelt.

Zur  willkürlichen  „Mona-Lisa“-Kombination  findet  sich  in
Münster eine Vorstudie, wie denn überhaupt das zeichnerische
Werk  im  Vordergrund  steht.  Daneben  werden  Gouachen  und
Aquarelle  gezeigt,  insgesamt  über  100  Exponate  aus  allen
Werkphasen.  Ausgespart  bleiben  nur  die  impressionistischen
Anfänge Légers. Nicht ohne Grund, denn er selbst hat sich
schon frühzeitig von dieser Stilrichtung losgesagt.

Durch  die  chronologische  Hängung  der  Blätter  lassen  sich
schulbuchmäßig  Einflüsse  ausmachen.  Zunächst  die  immer
entschiedenere  Abstraktion  in  der  kubistischen  Phase  nach
1907. Unverwechselbar werden Légers Arbeiten erst nach dem 1.
Weltkrieg,  dem  ersten  hauptsächlich  „maschinell“  geführten
Krieg. Die kubistisch-geometrischen „Bausteine““werden immer
stärker von der Faszination durch technische Gebilde geprägt,
nähern sich wieder der Gegenständlichkeit. Léger war nicht der
Technik  hörig,  sondern  verschmolz  F  o  r  m-Teilchen  der
mechanisierten  Welt  zu  einer  neuen,  gegenwartsnahen
Bildsprache.

Die Objekte verselbständigen sich, greifen aufs Menschenbild
über.  In  „Der  Tanz“  (1919)  oder  „Akrobaten“  (um  1920)
verschlingen sich die Körper wie ineinandergreifende Teile von
Apparaten.  In  zahlreichen  „Objektzeichnungen“  aus  den  30er
Jahren sind die maschinellen Formen sozusagen „unter sich“
oder  bilden  Gegensatzpaare  mit  organischen  Formen:  Die
„Komposition  mit  Blatt“  (1928/30)  stellt  die  erstarrten
Umrisse  eines  Baumblatts  neben  ein  technisch  anmutendes



Gebilde, das aber in schönster Weise funktions- und „sinnlos“
erscheint.

In  den  40er  Jahren  findet  Léger  zu  einer  ganz  eigenen
Figürlichkeit. Monumentale, mit vermeintlich „naivem“ Strich
rundlich konturierte Figuren stellen Szenen aus der Welt der
arbeitenden Menschen dar. Doch Léger konzentriert sich auf
deren „Sonntagswelt“, die frei ist von Unterdrückung und in
der die Menschen im „Kollektiv“ aufgehoben sind – Bilder einer
Utopie.

Fernand Léger. Westfälisches Landesmuseum, Münster, Domplatz
10. Vom 5. Februar bis 18. März. Katalog 25 DM, Plakat 5 DM.


