
Eigenwilliges  Informel:  Neue
Galerie  Gladbeck  würdigt
Gerhard Hoehme
geschrieben von Werner Häußner | 30. Januar 2022
Mehr als 100 Jahre nach seiner Geburt rückt die Neue Galerie
Gladbeck  einen  eigenwilligen  und  prägenden  Künstler  der
Nachkriegszeit ins Blickfeld: „Relationen“ nennt sich die neue
Ausstellung mit Werken von Gerhard Hoehme.

Gerhard  Hoehme,  Set
your  teeth  on  edge,
1981.
Acryl  auf  Leinwand,
PE Schnüre,
178 x 174 x 25 cm.
© VG Bild-Kunst Bonn.
Foto:  Kunstpalast,
Horst  Kohlberg,
Artothek.

1920  in  Greppin  bei  Dessau  geboren  und  1989  in  Neuss
gestorben, gehörte Hoehme zu den ersten Malern, die nach 1945
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einen Neuanfang suchten. Seine Begegnungen mit den Pariser
Informel-Künstlern Jean Fautrier und Jean Dubuffet –aber auch
mit  Persönlichkeiten  wie  Paul  Celan  und  Pierre  Boulez  –
führten ab 1952 zu seiner Hinwendung zur informellen Malerei,
deren Vokabular er im Lauf der Fünfziger Jahre erweiterte und
mit einer höchst subjektiven schöpferischen Kraft durchdrang.
Bedeutsam wurde seine skulpturale, raumgreifende Malerei, die
mit collageartigen Elementen über das Tafelbild hinausging und
die er „Raumbeule“ oder „Farbpfahl“ nannte.

Hoehme kam 1952 nach einem kurzen Malereistudium auf Burg
Giebichenstein  in  Halle  an  die  Kunstakademie  Düsseldorf,
gründete gemeinsam mit Pierre Wilhelm 1957 die „Galerie 22“
und zählte zur Künstlervereinigung „Gruppe 53“ in Düsseldorf.
1959 war er Teilnehmer der documenta II in Kassel. Von 1965
bis  1984  leitete  er  an  der  Kunstakademie  Düsseldorf  als
Professor eine Klasse für Malerei. Zu seinen Schülern gehören
Sigmar Polke und Chris Reinecke.

Die Ausstellung legt einen Akzent auf das Spätwerk Hoehmes. 17
Werke  stammen  aus  dem  Bestand  der  Gerhard  und  Margarethe
Hoehme-Stiftung.  Unterstützt  wird  die  Schau  vom  Museum
Kunstpalast Düsseldorf und von der Stiftung Kulturwerk der VG
Bild-Kunst.

Die Ausstellung in Gladbeck ist bis 20. März 2022 zu sehen.
Die Neue Galerie Gladbeck hat mittwochs bis sonntags von 15
bis  20  Uhr  unter  Einhaltung  der  2G-Regel  geöffnet.  Der
Eintritt ist frei.

Info: https://www.galeriegladbeck.de/

https://www.galeriegladbeck.de/


Dünen,  Wellen,  Windmühlen  –
Ausstellung im „Dortmunder U“
zeigt  den  niederländischen
Aufbruch in die Moderne
geschrieben von Rolf Pfeiffer | 30. Januar 2022

Ferdinand Hart Nibbrig (1866-1915): „Auf den Dünen in
Zandvoort“, 1892 (Foto: Sammlung Singer Laren, Museum
Ostwall)

Da haben die beiden Holländer sicher recht: Die Freuden des
Sommers genießen viele Deutsche, zumal aus dem Ruhrgebiet,
sehr gerne in ihrem schönen Land, in den Dünen, am Strand und
in den gemütlichen kleinen Städten. Diese sicherlich nicht
ganz neue Erkenntnis hat Edwin Jacobs, (Noch-) Direktor des
Dortmunder Kunst- und Kulturzentrums U, und Jan Rudolph de
Lorm,  Direktor  des  Museums  Singer  in  Laren,  auf  die  Idee
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gebracht, Kunst der Niederländischen Moderne sozusagen nach
Urlaubsaspekten für eine Ausstellung auszuwählen. Es entstand
„Ein Gefühl von Sommer…“, eine hübsche Bilderschau, die jetzt
im Dortmunder U, im Museum Ostwall zu sehen ist.

Anton Mauve (1838-1888): Das neugeborene
Lamm,  um  1884  (Foto:  Sammlung  Singer
Laren, Museum Ostwall)

Ein Deal

Nun ja; etwas nüchterner betrachtet verhält es sich wohl so:
Die beiden Museen, eben Ostwall in Dortmund und Singer in
Laren,  zeigen  im  jeweils  anderen  Haus  das  Beste  aus  dem
eigenen  Bestand,  ein  Tauschgeschäft.  Rund  70  Werke  aus
Dortmund sind derzeit in dem holländischen Museum zu sehen,
110 von dort nun hier. Hintergrund ist (auch) die derzeitige
Schließung  des  Ostwall-Museums  wegen  (mal  wieder)
erforderlicher Umbauarbeiten, weshalb „Ein Gefühl von Sommer…“
im 6. Stock gezeigt wird, auf der Sonderausstellungsfläche.

Zeitlicher und thematischer Querschnitt

Sie hätten die von Regina Selter kuratierte Schau natürlich
auch anders nennen können, denn präsentiert wird ein munterer
zeitlicher  und  thematischer  Querschnitt  durch  die
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niederländische Malerei der Jahrhundertwende, der man gut 40
Jahre einräumt. In Dortmund sind die Bilder auf 10 Kabinette
verteilt, die Landschaften, Portraits, Modernes Leben usw. zum
Schwerpunkt haben.

Es gab, erfahren wir, Vereinigungen wie die Bergener Schule
oder den Kunstkreis De Ploeg, an Kunstrichtungen ist zwischen
Impressionismus und Neuer Sachlichkeit alles vertreten, was
zeitgleich auch in Deutschland wirkte. Die Namen der Künstler
indes sind wohl nur wenigen Menschen in Deutschland geläufig,
Piet Mondrian immerhin ist dabei, der seinerzeit aber noch
durchaus verwechselbar arbeitete, oder Kees van Dongen. Doch
mag  das  zu  einem  nicht  geringen  Maße  an  der  nationalen
Perspektive liegen, aus der heraus nicht nur in Deutschland
die „eigenen“ Künstler bevorzugt werden.

Lou  Loeber
(1894-1983):  Mühle,
1922  (Foto:  Sammlung
Singer  Laren,  Museum
Ostwall)

Laren und die Künstlerkolonie

Gerade deshalb hat es jedoch seinen Reiz, einmal zu erfahren,
wie sich das Kunstgeschehen vor etwa hundert Jahren jenseits
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der  Grenze  vollzog,  die  vielleicht  auch  damals  schon  ein
bißchen weniger hoch als jene zu anderen Nachbarstaaten war.
In  Laren,  jenem  12000-Seelen-Ort  30  Kilometer  östlich  von
Amsterdam, Standort des Museums Singer Laren, existierte in
jener Zeit eine bemerkenswerte Künstlerkolonie. Ihre Blütezeit
erlebte  sie  zwischen  den  Jahren  1880  und  1920,  und
bemerkenswert  ist  zudem,  daß  sich  das  Schaffen  der
Künstlerinnen  und  Künstler  in  diesem  Zeitraum  erheblich
modernisierte,  sich  von  traditionellen  „holländischen“
Malweisen und Genres zunehmend avantgardistischen Positionen
zuwandte.

Gouden Eeuw

A propos holländisch: Denkt man an holländische Malerei, so
denkt man an die Kunst des Barock, an das „Gouden Eeuw“, das
goldene Zeitalter, das für die Niederlande das 17 Jahrhundert
war,  als  man  zu  den  Weltmächten  zählte,  international
Geschäfte machte, Wohlstand anhäufte und nicht zuletzt die
Malerei einen unerhörten Aufschwung erfuhr. Und, die Holländer
sind Kaufleute, natürlich auch der Kunsthandel. Holländische
Malerei – Landschaften, Stilleben, Seestücke, Portraits usf. –
wurde geschäftsmäßig bestellt und geliefert, die Maler jener
Zeit,  nennen  wir  als  die  berühmtesten  nur  Rembrandt  und
Rubens, führten Unternehmen mit zahlreichen Angestellten und
verdienten klotzig.



Kees  van  Dongen
(1877-1968):  Der
blaue  Hut,  1937
(Foto:  Sammlung
Singer  Laren,
Museum  Ostwall)

Fahrräder und Telegraphenmasten

An  diese  Tradition  versuchten  die  Maler  der  frühen
niederländischen  Moderne  durchaus  anzuknüpfen,  und  die
Nachfrage  war,  glaubt  man  den  Kuratoren,  so  gut,  daß  die
kleinen Messingschildchen auf den Bilderrahmen für den Export
von vornherein in den Sprachen der Empfängerländer verfaßt
wurden. Ähnlich wie 200 Jahre zuvor bestimmen Kühe, Weiden,
Wolkenhimmel das Erscheinungsbild, auf den ersten Blick wähnt
man sich in einem modernisierten 17. Jahrhundert.

Gewiß,  manches  hat  sich  geändert,  die  engen
Harmonievorstellungen der Altvorderen werden erschüttert durch
harte oder indifferente Lichtführung, engere Bildausschnitte
und erste leise Abstraktionen, durch verfremdende Maltechniken
wie  beispielsweise  den  Pointillismus,  vor  allem  aber  auch
durch gewiß nicht ironiefrei eingefügte Elemente der neuen
Zeit, durch Fahrräder, Telegraphenmasten oder gar, Schreck laß
nach,  durch  ein  Fußballfeld  im  Hintergrund.  Manche  Maler
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ließen  es  einfach  etwas  lockerer  angehen,  hat  man  den
Eindruck, Gelassenheit galt wahrscheinlich damals schon als
holländische Nationaltugend.

Maler aus den USA

So. Was und wo Laren ist und warum es zwischen dem kleinen
Nest (pardon) und der Westfalenmetropole Dortmund einen so
fruchtbaren Kunstaustausch gibt, müßte jetzt klar sein. Bleibt
zu erzählen, wer die Singers sind. Der Amerikaner William
Henry Singer jr. und seine Frau Anna Singer-Brugh kamen 1902
nach Laren, sammelten die Kunst ihrer Zeit, zeigten sie in
ihrer 1911 errichteten Villa De Wilde Zwanen, die Anna Singer
1956 zu einem Museum machte. Singer war selber Maler, überdies
Sproß einer überaus reichen Pittsburger Industriellenfamilie.
Die Entscheidung des Sammlerehepaares, nach Laren zu gehen,
läßt die Bedeutung erahnen, die der Ort, den die holländische
Kunst in jenen Jahren hatte.

Albert  Neuhuys
(1844-1914):  Mädchen
mit  Blume,  um  1910
(Foto:  Sammlung
Singer Laren, Museum
Ostwall)
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Liebermanns Strandurlaub

Übrigens  war  die  niederländische  Kunstszene  keineswegs  nur
eine Parallelveranstaltung zur deutschen, man kannte und man
schätzte  sich.  Max  Liebermann,  dessen  Hollandbilder  in
Deutschland recht bekannt sind, verbrachte samt Familie neun
Sommerurlaube an der holländischen Küste und pflegte, das ist
belegt, engen Kontakt mit den dortigen Kollegen, Max Beckmann
tat dies ebenso.

Erinnerungen an das alte Laren

Eine  Besonderheit  der  Dortmunder  Bilderschau  sind  übrigens
wandgroße  Schwarzweiß-Reproduktionen  alter  Fotografien  von
Laren und Umgebung. Oft stören solche Elemente ja eher, hier
aber, in einer ansonsten streng geordneten Präsentation, ist
ihre verortende Wirkung sinnvoll und angenehm. Darüber hinaus
vermitteln auch sie „Ein Gefühl von Sommer…“, zumal dann, wenn
sie in ihrem ersten Leben Urlaubspostkarten waren.

„Ein Gefühl von Sommer… – Niederländische Moderne aus
der Sammlung Singer Laren“
Museum Ostwall im Dortmunder U, Leonie-Reygers-Terrasse
Bis 25. August. Geöffnet Di+Mi 11-18 Uhr, Do+Fr 11-20
Uhr, Sa+So 11-18 Uhr
Eintritt 9 EUR, Katalog 24,95 EUR
Tel. 0231 / 50 2 47 23
Anmeldungen und Buchungen: www.mo.bildung@stadtdo.de
museumostwall.dortmund.de

Das  große  Vorbild  Afrika  –

http://museumostwall.dortmund.de
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Bundeskunsthalle  präsentiert
Ernst  Ludwig  Kirchner  in
einer opulenten Werkschau
geschrieben von Rolf Pfeiffer | 30. Januar 2022

Ernst Ludwig Kirchner:
Akt  vor  dem  Spiegel
1915/1920  Öl  auf
Leinwand  (Bild:
Bundeskunsthalle/Courte
sy  Galerie  Henze  &
Ketterer,
Wichtrach/Bern)

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

Der Körper als Spiegel der Seele

Junge  Maler  wie  Ernst  Ludwig  Kirchner,  dem  die  Bonner
Bundeskunsthalle bis März eine große Retrospektive ausrichtet,
hätten natürlich vehement bestritten, hier in wenig sublimer
Form ihre erotischen Präferenzen abzuarbeiten. Nein, Vorbild
war ihnen die Kunst Afrikas, die Männer und Frauen gerne nackt
präsentiert, nicht jedoch naturalistisch. Afrikanische Kunst
macht  Skulpturen  oft  gleichsam  zum  körperlichen  Ausdruck
intensiver Seinserfahrung, spiritueller Weitung oder manchmal
auch,  vergleichsweise  banal,  typisch  menschlicher
Verhaltensweisen.  Das  war  alles  neu  für  die  europäisch-
akademisch gebildeten Maler und Bildhauer zu Beginn des 20.
Jahrhunderts, und begeistert sogen sie die Impulse auf, die
ihrer Kunst bald schon den Titel „Expressionismus“ einbringen
sollte.

Kolonialismus

Es gehört zu den dunkel-ironischen Fußnoten der Geschichte,
daß in der Zeit des brachialsten Kolonialismus, als Europa und
die USA die restliche Welt unter sich aufteilten, auch die
modernen Künstler nicht abseits standen – mit dem Unterschied,
daß  das  Afrikanische  in  der  Kunst  nicht  ausgesogen  und
weggeworfen  wurde,  sondern  in  der  Auseinandersetzung  mit
europäischen  Traditionen  eine  bahnbrechende  neue  Qualität
entstehen ließ. „Fusion“ wäre ein Begriff, der heutzutage für
diesen Prozeß vielleicht in Anwendung kommen könnte, und ob
das  alles  gerecht  zuging  (natürlich  nicht)  und  heutzutage
richtig erzählt wird (vermutlich auch nicht), soll an dieser
Stelle jetzt nicht diskutiert werden. Auch die Arbeitsteilung
in  malende  (schöpferische,  bestimmende)  Männer  und  nackte
(sonst  nicht  viel)  junge  Frauen  entspricht  eher  nicht



afrikanischen  Vorbildern;  wir  registrieren  es  mit  einem
gewissen Unverständnis als zeittypisch und kehren zu Kirchner
zurück.

Ernst  Ludwig  Kirchner:
„Mandolinistin“, 1921. Öl auf
Leinwand  (Bild:
Bundeskunsthalle / © Kirchner
Museum Davos, Foto: Kirchner
Museum Davos, Jakob Jägli)

Kirchner blieb lieber zu Hause

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

Drogensucht und Freitod

Hoch  ging’s  her.  Kirchner  war  kaum  30  Jahre  alt,  als  er
Gesundheit  und  Verstand  für  zeitgenössische
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Bewußtseinserweiterungen  fast  unheilbar  hingeopfert  hatte.
Alkohol,  Morphium  und  Veronal,  dazu  für  den  Kick
selbstverordneter Schlafentzug führten zwischen 1915 und 1918
zu mehreren Sanatoriumsaufenthalten. Ihnen verdankt er wohl
auch, daß der Erste Weltkrieg fast spurlos an ihm vorüberging.
Kirchner ist keiner von den vielen begabten jungen Männern,
die, wie etwa August Macke, nicht einmal dreißigjährig ihr
Leben im Schützengraben verloren.

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

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

Gepriesenes Frühwerk

Hoch gepriesen in der Kunstgeschichte ist der junge Kirchner,
der unter anderem die Schaufensterbilder schuf, von denen das
Dortmunder Ostwall-Museum eins besitzt und von denen keine in
der Ausstellung gezeigt werden. Das war, da soll man sich
nichts  vormachen,  der  Berserker,  der  Drogensüchtige,  der
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Sanatoriumspatient.  Seine  rastlose  Suche  nach  Exzeß  hat
offenbar die besten Werke hervorgebracht, und wie oft in der
Kunst  profitiert  das  entspannte  Publikum  nun  vom
selbstzerstörerischen  Drang  des  Künstlers.

Ernst  Ludwig  Kirchner  –
Selbstportrait  im  Atelier
1913–1915.  Kontaktabzug  ab
Glasnegativ auf Baryt Papier
(Bild:  Bundeskunsthalle/©
Kirchner Museum Davos)

Ruhiger, ordentlicher

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

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

Vorbild Picasso

Der späte Kirchner fand in der Kunstwelt nie die Anerkennung
wie der frühe, die späten Bilder werden bei weitem nicht so
hoch gehandelt. Zu Recht? Zu den zahlreichen Verdiensten der
großen  Bonner  Kirchner-Schau  gehört  es,  dieser  Frage
angemessen  Raum  zu  geben.

Am  Ende  des  Rundgangs  durch  die  erste  Etage  der
Bundeskunsthalle  –  Hängung,  wie  bei  fast  jeder
Kunstausstellung hier, chronologisch – ermöglichen die letzten
Räume eine Auseinandersetzung mit dem Spätwerk. Und wie so oft
ertappt sich der Besucher bei dem Gedanken, was wohl gewesen
wäre, hätte der Künstler länger gelebt. Epigonales Scheitern
des früheren Malerfürsten oder souveränes Spätwerk nach Art
Emil Schumachers? Nicht zu beantworten.

Hervorragender Zeichner

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

„Ernst Ludwig Kirchner – Erträumte Reisen“
Bundeskunsthalle, Bonn, Friedrich-Ebert-Allee 4
Bis 3. März 2019
Geöffnet  Di  u.  Mi  10-21  Uhr,  Do  bis  So  10-19  Uhr,
feiertags 10-19 Uhr
Eintritt: 19 EUR, Familienkarte 16 EUR, Eintritt frei
bis 18 Jahre
Katalog 35 EUR
Weitere Infos:
https://www.bundeskunsthalle.de/ausstellungen/ernst-ludw
ig-kirchner.html

Maler zwischen den Epochen –
Conrad  Felixmüller  in  Haus
Opherdicke
geschrieben von Rolf Pfeiffer | 30. Januar 2022
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Conrad
Felixmüller im
Selbstbildnis
von  1954
(Foto:  Kreis
Unna)

Suchte man nach einem Wort, das kennzeichnend wäre für den
Maler  Conrad  Felixmüller,  so  wäre  es  vielleicht  das  Wort
„dazwischen“. Conrad Felixmüller, der eigentlich Konrad Felix
Müller hieß und den Felix seinem Nachnamen zuschlug, um sich
von den anderen Müllers dieser Welt zu unterscheiden, lebte
und wirkte zwischen Epochen.

Geboren 1897, arbeitete er als junger, hoch begabter und früh
geförderter  Künstler  im  modernsten  Stil  seiner  Zeit,  dem
Expressionismus. Er sah seine Arbeit politisch, wurde früh
KPD-Mitglied. 1920, mit gerade einmal 23 Jahren, erhielt er
den sächsischen Staatspreis und hätte für zwei Jahre nach
Italien in die Villa Massimo ziehen können. Doch statt dessen
ging er als Kunststipendiat ins Ruhrgebiet, brachte im harten
Schwarzweiß  der  Tuschezeichnung,  der  Radierung  oder  des
Holzschnitts Arbeits- und Streikszenen auf das Papier, deren
ungeschönte Wirklichkeit sich trotz expressiven Umgangs mit
Perspektiven und Dimensionen auch heute noch augenblicklich
erschließt.
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Fabrikarbeiter
(Arbeitsinvalide)
,  1921,
Holzschnitt  auf
Bütten,  Sammlung
Wilke  (Foto:
Kreis  Unna)

Klassenkämpfer

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

Volkswagen im Holzschnitt

Er muß auch die Pop-Art wahrgenommen haben, die in seinem
Todesjahr  1977  ihren  Höhepunkt  auch  in  Europa  schon
überschritten  hatte.  Doch  nichts  davon  schlägt  sich  in
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Felixmüllers Schaffen nieder. Im Gegenteil ist es geradezu
frappierend,  wie  der  gereifte  Künstler,  seinen  Stilmitteln
treu bleibend und kompositorisch noch souveräner als in frühen
Jahren, sich wiederum dem Ruhrgebiet zuwendet. Sein später
Blick auf die Verhältnisse ist, zu Recht vielleicht, milder
geworden. Den Schichtwechsel auf der Zeche sieht er nun vom
Parkplatz aus – was, kleine Bemerkung am Rande, dem VW-Käfer
dazu verholfen hat, im Oeuvre Conrad Felixmüllers präsent zu
sein  („Schichtwechsel  auf  Zeche  ,General  Blumenthal’
(Recklinghausen)“,  Holzschnitt,  1974).

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

Abschiedsgeschenk

In  Haus  Opherdicke,  das  dem  Kreis  Unna  gehört  und  sich
vorzüglich  für  die  Präsentation  kleiner  und  mittlerer
Bildformate eignet, sind nun rund 100 Arbeiten des Künstlers
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zu sehen. Thomas Hengstenberg und Sigrid Zielke-Hengstenberg,
Leiter bzw. Kulturreferentin des Fachbereichs Kultur, haben
die  Ausstellung  zusammengetragen  und  realisiert,  und
unhöflicherweise, wie es vielleicht scheinen mag, wurde hier
der Herr zuerst genannt, weil Thomas Hengstenberg mit dieser
Bilderschau in den Ruhestand geht. Er hat sich also, wie man
in solchen Fällen zu sagen pflegt, mit Felixmüller selbst ein
schönes  Abschiedsgeschenk  gemacht.  Und  dem  Publikum
selbstverständlich  auch.

Der Drucker

Und natürlich wäre diese Ausstellung ohne viel Kontaktpflege
und Netzwerkerei in den vergangenen (Dienst-) Jahren nicht
möglich gewesen. Wiederum steuert der Sammler Frank Brabant
einige  Werke  bei,  und  ein  Großteil  der  ausgestellten
Druckgraphik stammt aus der Sammlung Wilke. Hans-Jürgen Wilke
war in Berlin Felixmüllers Drucker, und die Holzschnitte und
Radierungen, die er als Auflagenwerke druckte, hat er auch
gesammelt. Die beiden schätzten sich, und sie mochten sich
wohl auch, denn 1976 hat Felixmüller den Drucker und seine
Frau  Dagmar  gemalt,  in  Farbe,  Öl  auf  Leinwand.  Weitere
Leihgaben kamen aus der Sammlung Bunte, vom P.A.Böckstiegel
Freundeskreis und aus dem Von der Heydt-Museum Wuppertal.

Frühlingsabend in Klotzsche,
1926,  Öl  auf  Leinwand,
Sammlung  Brabant  (Foto:
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Kreis  Unna)

Perfekt und gesittet

Es gibt kaum einen Künstler vom Rang Felixmüllers, der in den
70er  Jahren  des  20.  Jahrhunderts  noch  –  und  in
fortgeschrittenem Alter zudem – so intensiv die anstrengende
Kunst  des  Holzschnitts  pflegte.  Und  wenn  man  kein
ausgewiesener Felixmüller-Experte ist, gibt erst der Blick auf
die Bildunterschrift Aufschluß über die Entstehungszeit, so
homogen wirkt das Werk.

In  der  Landschaft  und  in  Stadtansichten  aquarellierte  er
einige Male meisterlich, doch vorzugsweise malte er in Öl, vor
allem Portraits. Auch die Familie – die Söhne Luca und Titus,
Gattin Londa – mußten immer wieder einmal auf die Leinwand,
auf  der  es  gut  bürgerlich  zugeht,  züchtig  und  gesittet,
manchmal fast ein bißchen langweilig.

Von der expressiven Wucht der frühen Jahre jedoch, von der
etwa die Holzschnitte von Max Liebermann und Christian Rohlfs
noch  künden  und  die  der  Katalog  auf  einer  Doppelseite
nebeneinander stellt, ist späterhin nichts mehr zu spüren.
Möglicherweise war die Zeit für diese Kunst vorbei, jedenfalls
in den Augen Conrad Felixmüllers.

Conrad Felixmüller
25. September 2016 bis 26. Februar 2017

Haus Opherdicke, Dorfstraße 29, Holzwickede
Di-So 10.30 – 17.30 Uhr
Eintritt 4,00 €, Katalog 26,00 €
www.kreis-unna.de, www.kulturkreis-unna.de

http://www.kreis-unna.de


Bochum-Weitmar: „Museum unter
Tage“  im  Schlosspark  zeigt
nicht Bergbau, sondern Kunst
geschrieben von Hans Hermann Pöpsel | 30. Januar 2022
Im Bergbaumuseum Bochum war schon so mancher zu Gast, und als
im vergangenen Jahr im Schlosspark Weitmar das „Museum unter
Tage“ eröffnet wurde, da hatten sogar wir im ersten Moment die
Assoziation: Noch einmal Bergbau, noch mehr Ruhrgebiet. Nichts
davon findet man an diesem überraschenden Ort im Bochumer
Süden.

Eingang  in  die  Bochumer
Kunst-Unterwelt.  (Foto:  H.
H. Pöpsel)

Vor einigen Jahren schon setzte die Stiftung „Situation Kunst“
in die alte Schlossruine einen Kubus als Ausstellungsgebäude,
das im vergangenen Jahr auf dem benachbarten Grundstück eine
sehr  attraktive  Ergänzung  bekam.  Oberhalb  der  Bodenfläche
entstanden  lediglich  drei  kleine  quadratische  Gebäude  als
Zugangsräume, die in die Kunst-Unterwelt führen. Und das ist
eine  fast  2000  Quadratmeter  große,  zur  Zeit  in  18  Kojen
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aufgeteilte  weiße  Ausstellungshalle,  hell  beleuchtet  und
klimatisiert.  Steht  man  im  Park,  sieht  man  nur  eine
rechteckige Kiesfläche, die das Ausmaß der darunter liegenden
Kunsträume spiegelt. Die Idee und Ausführung überraschen in
sehr positivem Sinne.

Seit der Eröffnung dieses Museums unter Tage werden dort unter
dem Titel „Weltsichten“ Landschaftsbilder in der Kunst seit
dem 15. Jahrhundert gezeigt, allesamt aus dem Bestand der
Stiftung, die der Ruhr-Universität angegliedert ist. Nicht nur
Bilder  eher  unbekannter  Maler  kann  man  entdecken,  auch
chinesische Zeichnungen und Gemälde von Künstlern mit großem
Namen wie Courbet und Corot, Cezanne, Paul Klee und Picasso
hängen  an  den  weißen  Wänden.  Man  darf  gespannt  sein,  mit
welchen Bildern später einmal diese moderne Ausstellungsfläche
gefüllt sein wird.

Aber nicht nur das Museum ist einen Besuch wert. Auch der von
der  Stadt  Bochum  in  Absprache  mit  der  Besitzerfamilie
Berswordt  sehr  behutsam  rekonstruierte  Schlosspark  strahlt
eine  angenehme  Ruhe  aus.  An  schönen  Tagen  werden  die
Wiesenflächen wie selbstverständlich zum Sonnenbaden genutzt.
Nur Stille darf man nicht erwarten, denn das leichte Rauschen
von der belebten Hattinger Straße hört man überall.

Museum  unter  Tage.  Nevelstraße  29  c  in  44795  Bochum.  Mi-
Fr 14-18 Uhr, Sa, So und an Feiertagen 12-18 Uhr, Eintritt 5
€, ermäßigt 3 €.

Internet: http://www.situation-kunst.de/mut.htm



Auf  Ischia  der  Welt
entfliehen  –  Arbeiten  von
Ulrich  Neujahr  in  Haus
Opherdicke
geschrieben von Rolf Pfeiffer | 30. Januar 2022

Aquarell  „Bastia“,
1929  (Bild:  Kreis
Unna)

Was  fällt  einem  ein  zu  diesem  Künstler,  nachdem  man  die
Ausstellung  gesehen  hat?  Vielleicht  dies:  daß  der  Begriff
„holzschnittartig“ für seine Holzschnitte nicht gilt. Licht
und  durchgezeichnet  sind  sie,  egal,  ob  sie  Menschen  oder
Landschaften zeigen. Nur wenige Linien blieben im Holz stehen,
um beispielsweise 1929 „Gerda“, qualmende Zigarette in der
Rechten, druckreif zu machen. Auf den ersten Blick könnte dies
auch  eine  Kohlezeichnung  sein.  Und  selbst  ein  „Mond  über
Sant’Angelo“ (ohne Jahr) ist trotz seines Themas ein Bild der
leuchtenden Konturen und Schraffuren, nicht der Nacht.

Die  lichte,  Schatten  vermeidende  Bildauffassung  zieht  sich
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über Jahrzehnte hin wie ein roter Faden durch das Werk Ulrich
Neujahrs.  Gut  90  Arbeiten  sind  jetzt  in  Haus  Opherdicke
ausgestellt,  Aquarelle,  Öl,  Kohle,  Holzschnitte.  Vorwiegend
stammen sie aus dem Nachlaß, aus dem Sohn und Tochter je um
die 400 Arbeiten besitzen; drei Bilder kamen aus der Sammlung
Brabant, aus der ja häufiger schon Teile in Opherdicke gezeigt
wurden.

Selbstportrait  in
Positano,  Holzschnitt,
1933 (Bild: Kreis Unna)

Bruchlose Biographie

In den Beständen der Sammlung Brabant, so könnte man wohl
sagen,  machten  Sigrid  Zielke-Hengstenberg  und  Thomas
Hengstenberg  als  Kuratoren  des  Kreises  Unna  eine  erste
Bekanntschaft mit dem Schaffen Ulrich Neujahrs, der nicht so
vielen Kunstinteressierten bekannt sein dürfte. Neujahr, er
lebte von 1898 bis 1977, hatte in den 20er Jahren zunächst
Architektur in Berlin studiert, nach dem Vordiplom (wie man
heute vielleicht sagen könnte) jedoch auf Freie Malerei und
Angewandte  Kunst  umgesattelt.  Er  wurde  Kunstlehrer  am
Gymnasium  und  betätigte  sich  nebenher  als  produktiver
Künstler, der ungern Werke fortgab, wie sich seine Tochter

http://www.revierpassagen.de/33563/auf-ischia-der-welt-entfliehen-arbeiten-von-ulrich-neujahr-in-haus-opherdicke/20151205_2058/selbst2


Cecilia erinnert, und dies dank der auskömmlichen Lehrerstelle
auch nicht mußte.

Bekannt war er mit Größen der Malerei wie Eduard Bargheer und
Werner Gilles, häufig besuchte er das legendäre Romanische
Café,  er  hatte  Frauen  und  Kinder,  und  alles  in  allem
hinterläßt seine Biographie einen überaus bruchlosen Eindruck.
Gravierende Probleme mit den Nazis gab es anscheinend nicht,
auch  hat  diese  dunkle  Zeit  der  deutschen  Geschichte  ganz
offenbar  keine  Spuren  im  Oeuvre  hinterlassen,  das  von
erstaunlicher  Kontinuität  ist.

Sita Pagel mit Hut, Öl
auf  Leinwand,  1928
(Bild:  Kreis  Unna)

Ein Atelier in Sant’Angelo

Von zentraler Bedeutung ist in Ulrich Neujahrs Werk die Liebe
zum Süden, vor allem zur italienischen Insel Ischia, die er in
den 30er Jahren für sich entdeckte und wo er einen Großteil
seines Lebens verbrachte – vor allem nach 1963, als er in den
Ruhestand ging.

Im  Fischerdorf  Sant’Angelo  hatte  er  sein  Atelier  mit
Traumkulisse.  Wer  durch  die  Ausstellung  streift,  spürt
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schnell, wie sehr dieser Maler die Menschen, die Farbigkeit,
das  Licht,  die  Schönheit  der  Orte,  die  Spuren  der  alten
Zivilisation liebte. Das eine oder andere Bild mag gar zu
lieblich  wirken,  und  manchmal  vermeint  man  leise  Rudi
Schurickes „Caprifischer“ zu vernehmen. Doch so ist das eben
mit  den  Sehnsuchtsorten.  Und  manchmal  auch  mit  den  zu
Lebzeiten  erfüllten  Träumen  eines  Malers.

Neben den südlichen Bildern sind die Portraits und unter ihnen
vor allem die Selbstportraits ein wesentlicher Schwerpunkt des
Werks. Seit den frühen 20er Jahren bis kurz vor seinem Tod
malte sich Neujahr immer wieder, und stets spiegeln diese
Selbstportraits  (meistens  mit  Pfeife)  ein  starkes
Selbstbewußtsein. Der Mann, der sich hier zeigt, scheint nicht
eben auf quälender Suche nach sicht selbst gewesen zu sein.

Mit Ausnahme einiger musikalischer Strukturen aus den 60er
Jahrendie neue  – Frau, die spät er noch geehelicht hat, war
Musikerin – bleibt das Oeuvre Neujahrs im Naturalistischen
verhaftet. Allerdings wird hie und da durchaus Zeitströmung
sichtbar, etwa ein ganz klein bißchen Kubismus im Stilleben
„An Picasso“ (1956) oder etwas italienischer Futurismus in
einigen Akten. Doch ist das alles sehr schön, sehr ausgewogen
und sehr positiv. Als Betrachter wird man nirgendwo beleidigt
oder provoziert.

Fraglos also ist die neue Bilderschau in Haus Opherdicke eine
Wohlfühlausstellung für alle Freunde des Mediterranen und in
ihrer schlichten Weltsicht der Vorgängerschau mit Arbeiten von
Hans Jürgen Kallmann nicht ganz unähnlich. Für die nächsten
Ausstellungen  aber  wünschte  man  sich  etwas  mehr
Auseinandersetzung, Kritik, Drama. Vielleicht auch mal wieder
einen  Zeitgenossen?  Vor  etlichen  Jahren,  dies  nur  zur
Erinnerung, hat der Kreis Unna sogar schon einmal den DDR-
„Malerfürsten“ Willi Sitte ausgestellt.

„Ulrich  Neujahr  –  Die  Faszination  des  Südens“,  Haus
Opherdicke, Dorfstraße 29, Holzwickede.



&. Dezember 2015 bis 3. April 2016.
Geöffnet Di-So 10.30-17.30 Uhr. Eintritt 4,00 €
Katalog 24 €. www.kreis-unna.de, www.kulturkreis-unna.de

Portraitist  der  jungen
Bundesrepublik  –  Bilder  von
Hans Jürgen Kallmann in Haus
Opherdicke
geschrieben von Rolf Pfeiffer | 30. Januar 2022

Junger  Orang-Utan,
1970,  Tempera,
Pastell  (Bild:
Kreis  Unna)

Der Kopf von Bert Brecht ist so groß, daß er kaum auf das
Blatt paßt; der Kopf von Franz Josef Strauß füllt kaum die
Hälfte des Blattes und ähnelt in seiner halslosen Rundheit
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einer  Bowlingkugel.  Zufall?  Vielleicht  schon,  zwischen  den
beiden Pastellen liegen fast 30 Jahre. Vielleicht aber auch
nicht. Der Maler Hans Jürgen Kallmann, der von 1908 bis 1991
lebte und dem der Kreis Unna nun in Haus Opherdicke eine
Ausstellung ausrichtet, hatte Humor.

Kallmanns Kunst ist anspruchsvoll, aber nicht sperrig, war es
wohl auch zu keiner Zeit. Natürlich probierte der junge Mann
vieles von dem aus, was in den 20er, 30er Jahren in der
Malerei als modern galt, versuchte sich in impressionistischen
und expressionistischen Bildauffassungen – doch wenn man durch
die Bilderschau im Obergeschoß wandert, sieht man schnell, daß
größte  Stärken  in  der  Abbildung  von  Menschen  und  Tieren
liegen.

„Entarteter Künstler“

Den  Tieren  verdankt  Hans  Jürgen  Kallmann  sozusagen  seine
Einordnung  als  „entarteter  Künstler“,  1937  bereits.  Wenn
Geschichten wie diese im mörderischen Rassenwahn der deutschen
Nationalsozialisten nicht einen so ernsten Hintergrund hätten,
müßte man über sie lachen. Eins der Kallmann-Bilder nämlich,
die die Nazis aus Ausstellungen in Köln und Berlin entfernten,
zeigte  eine  „Hyäne  in  der  Nacht“,  an  der  den  Machthabern
mißfiel, daß eine „rassisch minderwertige“ Tierart Hauptthema
eines Bildes war. Auf so was muß man erstmal kommen. Hans
Jürgen  Kallmann  konnte  mit  dem  Stigma  des  „entarteten
Künstlers“ einigermaßen leben, wenngleich er bis zuletzt Angst
vor Diffamierung und weiterer Repression hatte.



Bundeskanzler
Konrad  Adenauer,
1963,  Pastell
(Bild: Kreis Unna)

Und  nach  dem  Krieg  kam  die  große  Zeit  für  den  Künstler.
Politisch  unbelastet  und  dem  angesagten  Informel  der
Wirtschaftswunderzeit gegenüber eher ablehnend gestimmt, wurde
er schnell zu einem der gefragtesten Portraitisten der jungen
Bundesrepublik.  Konrad  Adenauer,  der  erste  Kanzler,  hatte
mehrere  Sitzungen  bei  Kallmann,  in  denen  17  Pastelle
entstanden sowie das Ölbild, das im Bundeskanzleramt die Reihe
der deutschen Kanzler eröffnet. Die Pastelle, die ähnlich wie
Fotoserien  verschiedene  Perspektiven  ausprobieren,  gefielen
„dem Alten“ – im Entstehungsjahr 1963 war Adenauer 89 Jahre
alt – übrigens besser als das naturgemäß recht statuarische
Endprodukt in Öl, erinnert sich die Witwe des Künstlers Dr.
Gerda Haddenhorst-Kallmann. Sie hat er übrigens 1977 in Öl und
im Profil gemalt und das Bild „Gerda in Burgunder“ genannt.
Wahrscheinlich  ist  das  burgunderfarbene  Kleid  der  Gemahlin
gemeint, doch läßt die Zubereitung „in Burgunder“ durchaus
auch  ans  Essen  denken.  Ein  „lecker  Mädchen“  mithin  in
rheinischer  Lesart.  Der  Maler  hatte  Humor.

Leuchtende Trompete
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Den Bundespräsidenten Theodor Heuss (1884-1963) hat er gemalt,
den Philosophen Ernst Bloch (1885-1977), Papst Johannes XXIII
(1881-1963) und viele mehr. Nicht alle Bilder entstanden nach
persönlichen  Begegnungen  in  Sitzungen.  Louis  Armstrong
beispielsweise malte Kallmann in starker expressionistischer
Verknappung,  ein  konzentrierter  Mensch  vor  dunklem  Grund,
dessen  Trompete,  mit  großen  Händen  gespielt,  gelbgolden
hervorleuchtet.

Der  Schauspieler  Max
Proebstl in der Rolle des
Falstaff,  1962,  Öl  auf
Leinwand  (Bild:  Kreis
Unna)

Überhaupt,  die  Künstler:  Da  geht  die  Reihe  von  der
Opernsängerin  Grace  Bumbry  bis  zum  Dirigenten  Hans
Knappertsbusch, vom Autor Rolf Hochhuth bis zur Schauspielerin
Tilla Durieux (1880-1971).

Pastelle  geraten  nach  der  Natur,  hin  und  wieder  jedoch
genehmigt sich der Künstler eine pointiertere Deutung seines
Gegenübers, wenn er etwa den italienischen Schauspieler Lino
Ventura  (1919-1987)  mit  einer  momenthaften,  jedoch  überaus
charakteristischen  abwägend-zögerlichen  Gesichtsmimik  zeigt,
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die optisch durch die vorgestülpte Unterlippe geprägt wird;
oder wenn er sich – eine ungewöhnliche Anordnung – im Gespräch
mit  dem  österreichischen  Schauspieler  Helmut  Qualtinger
(1928-1986) abbildet und Qualtingers Kopf in dem Bild viel,
viel größer ist, als es nach der Natur sein könnte. Vermutlich
ist  dies  eine  tiefe  Verbeugung  des  Malers  vor  dem
intellektuellen Bühnenberserker, der an der Welt litt, dem
Alkohol zugewandt war und zu früh starb.

Bilder aus Ismaning

Thomas Hengstenberg als Leiter des Fachbereichs Kultur und
Sigrid Zielke-Hengstenberg als Kulturrefentin haben die rund
90 Arbeiten in Haus Opherdicke sinnhaft zusammengestellt und
klug gegliedert. Die meisten von ihnen sind Leihgaben des
Kallmann-Museums in Ismaning, wo der Künstler seit den frühen
60er Jahren lebte.

Bilder wie die jetzt gezeigten, die zahlreichen Pferdebilder
zumal, gefallen vielen Menschen auch heute noch. Würde man sie
deshalb gefällig nennen, wäre das ungerecht, weil dem Wort
eine gewisse Geringschätzung anhaftet. Hans Jürgen Kallmanns
Bilder  sind  harmonisch  in  Farbe  und  Strich,  handwerklich
untadelig,  souverän  proportioniert  und,  so  weit  es  die
Portraits betrifft, von psychologischer Genauigkeit. Außerdem
bieten sie ein oft vergnügliches Wiedersehen mit berühmten
Köpfen von früher. Ein großes Aufregerthema jedoch ist dieses
Oeuvre nicht. Wer sich über Kunst aufregen will, braucht nicht
nach Opherdicke zu kommen.

Hans Jürgen Kallmann, Haus Opherdicke, Dorfstraße 29,
Holzwickede.
23. August bis 22. November 2015
Geöffnet Di-So 10.30 – 17.30 Uhr
Eintritt 4 €, Katalog 24 €
www.kreis-unna.de, www.kulturkreis-unna.de

http://www.kreis-unna.de


Dortmunds  Meisterwerke  bitte
länger zeigen!
geschrieben von Hans Hermann Pöpsel | 30. Januar 2022
„Schade, dass Anfang August schon wieder alles vorbei sein
soll.“  Das  meinte  Rolf  Pfeiffer  Mitte  Mai  hier  in  den
Revierpassagen, nachdem er die Ausstellung „Meisterwerke im
Dortmunder U“ gesehen und beschrieben hatte. Der 9. August
wird  als  letzter  Besichtigungstag  auf  den  Plakaten  und
Handzetteln genannt, und dieser schnelle Schluss wäre wirklich
sehr, sehr schade.

Der  Komplex  „Dortmunder  U“
(Foto: Pöpsel)

Man kann allen kunstliebenden Menschen nur empfehlen, dem Rat
von Rolf zu folgen und sich an einem der noch verbleibenden
Tage anzusehen, was in den Archiven der Dortmunder Museen an
Schätzen schlief, die nun nur noch zwei Wochen zu sehen sein
werden – wenn sich die Ausstellungsmacher nicht doch noch
entschließen, den Bildern und Skulpturen von Beckmann, Macke,
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Liebermann und vielen anderen einen Nachschlag zu gewähren.

Noch  interessanter  wäre  allerdings  die  Idee,  den  Gedanken
einer  ständigen  „Dortmunder  Gemäldegalerie“  wieder
aufzugreifen, der im vorigen Jahrhundert zum Grundstein dieser
ungewöhnlich  reichhaltigen  Sammlung  führte.  Die  für  die
jetzige Ausstellung umgebaute 6. Etage im „U“-Turm zeigt sehr
schön, wie ein solches Projekt einmal aussehen könnte.

Ein  Traum  wird  wahr  –
Dortmunder  U  zeigt
Meisterwerke  aus  den
Magazinen
geschrieben von Rolf Pfeiffer | 30. Januar 2022
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Andreas Achenbach: „Nordisches Gebirge im Winter“ (Foto:
Madeleine Annette Albrecht/Dortmunder U)

Weiße Wände, freie Durchgänge und sinnhafte Sichtachsen; gut
diffundiertes  Oberlicht  für  die  Gemälde  und  schummerige
Kabinette für empfindliche Papierarbeiten – besser läßt sich
Kunst  kaum  präsentieren,  zumal  dann,  wenn  es  sich
ausschließlich  um  flache  Bilder  und  wohnraumkompatible
Skulpturen handelt.

Die  Räume  haben  Themen  und  Nummern,  das  Publikum  wandert
gleichsam von den magisch-mystischen Sehnsuchtsmotiven eines
Caspar David Friedrich durch insgesamt 18 Abteilungen bis zum
harten, illusionslosen Spätexpressionismus eines Max Beckmann.
Und  da  eine  „Zwangsführung“  nicht  installiert  wurde,  sind
Abweichungen  in  alle  anderen  Richtungen  jederzeit  möglich.
Eine, warum sollte man es nicht jetzt schon sagen, schöne,
kluge Präsentation.

Zu sehen ist die Ausstellungen mit dem Titel „Meisterwerke im
Dortmunder U“ vom 14. Mai bis zum 9. Oktober allda in der 6.
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Etage,  auf  der  so  genannten  Sonderausstellungsfläche.  Die
Werke, und das ist schon etwas Besonderes, stammen überwiegend
aus den Beständen der beiden Dortmunder Kunstmuseen, also des
Museums  für  Kunst  und  Kulturgeschichte  (MuKuK)  an  der
Hansastraße und des Ostwall-Museums (MO), das seit längerem
leider nicht mehr am Ostwall residiert, sondern in der vierten
und fünften Etage des Dortmunder U.

Bildnis  der  Nanna
(1862)  von  Anselm
Feuerbach  (Foto:
Madeleine  Annette
Albrecht/Dortmunder
U)

Traditionelle  Werke  im  MuKuK,  klassische  Moderne  im
Ostwallmuseum: „Die Trennung der Sammlungen um 1900 herum ist
wenig  sinnvoll“,  urteilt  Gerhard  Langemeyer,  der  diese
Ausstellung als „Gastkurator“ zu verantworten hat und von dem
natürlich jeder weiß, daß er in Dortmund auch Museumsdirektor,
Kulturdezernent und Oberbürgermeister war.

Jetzt ist Langemeyer Pensionär, mehr oder weniger, und hat
sich sozusagen endlich den Traum erfüllt, die Ausstellung zu
machen, die er immer schon machen wollte. Beziehungsweise: In
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einer Ausstellung exemplarisch vorzuführen, wie es aussehen
könnte,  wenn  der  Museumsentwicklungsplan  der  Stadt
Wirklichkeit geworden wäre, der seit 2002 existiert und unter
anderem die Zusammenführung der beiden städtischen Sammlungen
vorsieht.

Warum also nur ausnahmsweise zusammen hängt, was (nicht nur
aus kunsthistorischer Sicht) durchaus zusammengehört – das hat
auch  mit  der  etwas  schmerzhaften  Entstehungsgeschichte  des
Dortmunder U zu tun, die ja noch immer nicht beendet ist. Wir
erinnern uns: Rechtzeitig zum Kulturhauptstadtjahr 2010 mußte
das  ehemalige  Sudhaus  der  Union-Brauerei  mit  seinem  das
Stadtbild prägenden leuchtenden U auf der Spitze in seiner
neuen  Funktion  als  Kultur-  und  Ausstellungsgebäude  fertig
werden  –  als  Attraktion  und  Wahrzeichen  ebenso  wie  als
förderungswürdiges Kulturhauptstadtprojekt.

Die  Förderung  mit  Landesmitteln  jedoch  war  an  Auflagen
gebunden  wie  die,  hier  nicht  ausschließlich  ein  größeres
Kunstmuseum entstehen zu lassen sondern ein Kulturzentrum mit
vielfältigen  Aktivitäten.  So  zogen  unter  anderem  die
Hochschulen der Stadt auf „ihren“ Etagen ein, ohne indes in
der Folge durch bemerkenswerte Aktivitäten zu glänzen. Das
Ostwall-Museum  wurde  auf  zwei  Etagen  gequetscht,  die
Sonderfläche  muß  Sonderfläche  bleiben  (und  wurde  in  den
vergangenen Jahren mit einigen Themenausstellungen bespielt).



Max  Beckmann
Sebstbildnis  mit
Zigarette  entstand
1947  (Foto:  Jürgen
Spiler/Dortmunder U)

Für  eine  Dauerpräsentation  der  Dortmunder  Kunstschätze
bedeuteten diese Planungen auf absehbare Zeit das Aus. Zwar
war in den Folgejahren das eine oder andere Magazin-Werk im
MuKuK zu sehen, werden bedeutende Werke immer wieder einmal an
andere  Häuser  ausgeliehen,  doch  eine  Dauerpräsentation  von
rund 150 Werken, die jetzt in der Sonderschau zu sehen sind,
muß in der Regel Wunschtraum bleiben. Wenigstens jedoch kann
Gerhard  Langemeyer  nun  vorführen,  wie  er  sich  das  damals
dachte;  und  hoffen,  daß  der  künftige,  noch  unbekannte
Intendant  des  U  die  Idee  der  Bestände-Ausstellung  in
irgendeiner Form aufgreifen wird. (Und selbstverständlich kann
der neue Intendant auch weiblichen Geschlechts sein.)

So gilt’s, das vorerst endliche Vergnügen zu preisen. 150
Gemälde, Skulpturen und Grafiken sind, wie gesagt, insgesamt
in der Ausstellung zu sehen. 16 Gemälde stammen aus Dortmunder
Privatbesitz,  zudem  eine  Druckgraphik-Mappe  der
Künstlervereinigung „Die Brücke“ mit 16 Blättern. Allein 47
Arbeiten, um auch diese Zahl noch zu nennen, stammen aus dem
Depot des Ostwall-Museums.
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Caspar  David  Friedrichs  „Junotempel  von  Agrigent“  –  man
erinnert sich dunkel an einen Streit vor etlichen Jahren, ob
dieser Tempel denn nun er echte sei – ist fraglos eins der
kostbarsten Bilder aus dem Dortmunder Bestand und empfängt das
Publikum.

In den ersten Abteilungen geht es noch heftig romantisch zu,
träumen sich die Künstlerseelen in Gegenden, wo man auch heute
noch gern Urlaub machen würde. Junge Männer singen zur Laute,
junge  Damen  lauschen  hingebungsvoll;  doch  steht  auch  die
Portraitkunst in Blüte. Begüterte Bürger lassen sich malen,
die  Perfektion  der  Ausführung  ist  viele  Male  frappierend,
beispielhaft in Friedrich Wilhelm von Schadows „Bildnis einer
Dame“ von 1815.

Lovis  Corinth  malte  die
Ostsee 1902 (Foto: Madeleine
Annette  Albrecht/Dortmunder
U)

Der Portraitist Theobald von Oer, der in der Mitte des 19.
Jahrhunderts  wirkte,  erhält  breiten  Raum;  das  thematische
Spektrum erfährt Weitungen durch Genrebilder (wie Franz Kels’
„Westfälische Bauernhochzeit“, 1856) und herzige Allegorien,
Andreas  Achenbach  als  herausragender  Vertreter  der
Düsseldorfer  Schule  zieht  furchtlos  hinaus  in  winterliche
nordische Gebirge (1838). Und so fort. Keineswegs ist die
vormoderne Malerei langweilig.
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Gleichwohl fasziniert die Wandlung in die Moderne, wie sie im
Oeuvre des Wahl-Hageners Christian Rohlfs besonders deutlich
wird. Mit Hilfe einiger Leihgaben des Hagener Osthaus-Museums
kann man ihn in Dortmund prominent präsentieren. Wir sehen
einen  fast  noch  klassisch  zu  nennenden  Rückenakt  (1879),
erfahren von pointillistischen Versuchen im Bild „Das Ruhrtal
bei Herdecke“ (um 1902), begegnen dem wütenden Expressionisten
(Clownsgespräch,  1912  u.a.)  und  meinen  Vorstufen  des
Informellen  wahrzunehmen,  wenn  Christian  Rohlfs  1937  eine
„Glühende Gewitterwolke“ malt.

Caspar  David  Friedrichs
„Junotempel  von  Agrigent“
(entstanden nach 1826) zählt
zu  den  prominentesten
Dortmunder  Bildern.  (Foto:
Madeleine  Annette
Albrecht/Dortmunder  U)

Und schwuppdiwupp sind wir schon bei den Modernen, bei Emil
Nolde,  Paula  Modersohn-Becker,  Macke,  Jawlensky,  Kirchner,
Mueller,  Schmidt-Rottluff  und  all  den  anderen.  Brücke  und
Blauer  Reiter,  Liebermann  und  Berliner  Sezessionisten,
Lehmbrucks kantige junge Männer und schließlich auch, fast ist
man ein wenig dankbar dafür, Ernst Barlachs tief entspannter,
selbstvergessener Singender von 1928.

Natürlich hängt und steht hier noch viel mehr Kunst, als hier
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Erwähnung finden kann. Die Dortmunder Meisterwerke-Schau fühlt
sich an wie die Versammlung vieler guter Bekannter, die zwar
alle einzeln begrüßt sein wollen, deren Anwesenheit jedoch an
sich schon eine Freude ist.

Die  zu  preisende  Ausstellungsarchitektur,  die  dem  von  der
letzten Ausstellung her noch als eng und verwinkelt erinnerten
Räumlichkeiten Luft und Transparenz verleiht, mußte übrigens
aufwendig hergestellt werden. Alte Wände wurden eingerissen,
neue  erstellt,  U-Architekt  Eckhardt  Gerber  selbst  plante
diesen Umbau. Von all den Mühen sieht man nichts, es ist hier
oben jetzt gerade so, wie es auch sein müßte. Schade, daß
Anfang August schon wieder alles vorbei sein soll.

 „Meisterwerke im Dortmunder U – Caspar David Friedrich
bis Max Beckmann“
14. Mai bis 9. August 2015
www.dortmunder-u.de
Ein empfehlenswerter Katalog entstand in Zusammenarbeit
mit der Dortmunder Galerie Utermann und kostet 19,90
Euro.

 

Acht  Städte  zwischen  Rhein
und  Ruhr  zeigen
zeitgenössische  Kunst  aus
China
geschrieben von Rolf Pfeiffer | 30. Januar 2022
Warum, beginnen wir den Aufsatz ruhig ein bißchen ketzerisch,
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gibt der Bundeswirtschaftsminister wohl den Schirmherrn für
diese Ausstellung? Ein Grund könnte sein, die Chinesen zu
erfreuen  und  so  die  Wirtschaftsbeziehungen  zu  ihnen  zu
verbessern.

„Big Woman and Little Man“
(2012)  von  Zhang-Xiaogang
hängt  jetzt  in  der
Küppersmühle  (Foto:  Zhang
Xiaogang/china8)

Das Interesse der Wirtschaft an diesem Ausstellungsprojekt ist
jedenfalls erheblich, unter anderem sponsern Duisburger Hafen
und  Düsseldorfer  Flughafen,  Evonik  Industries  und  Deutsche
Bahn und last not least, qua Stiftungsauftrag dazu veranlaßt,
die Brost-Stiftung.

Veranstalter der Mammutausstellung ist die Stiftung für Kunst
und Kultur e.V. in Bonn, der Walter Smerling vorsteht, der in
Personalunion  auch  die  Duisburger  Küppersmühle  leitet.  Der
Eigenanteil  der  beteiligten  Städte  am  Ausstellungsprojekt
hingegen  ist  übersichtlich.  „Das  Projekt  haben  wir  privat
gehoben“, gibt Smerling selbstbewußt zu Protokoll.
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„The Night of Time Vivarium“
(2015) von Sun Xun ist im
Hagener  Osthaus-Museum  zu
sehen.  (Foto:  Sun
Xun/china8)

Rund 500 Werke von 120 Künstlern

Nun ist es keineswegs verwerflich, wenn die Wirtschaft die
Kunst fördert, und sei es die chinesische. Zu sehen also gibt
es – viel. Rund 500 Werke von rund 120 Künstlerinnen und
Künstlern in neun Museen in acht Städten. Küppersmühle und
Lehmbruck in Duisburg, NRW-Forum in Düsseldorf, Folkwang in
Essen, Kunsthalle Recklinghausen, Skulpturenmuseum Glaskasten
Marl, Kunstmuseum Mülheim an der Ruhr, Osthaus Museum Hagen
und Kunstmuseum Gelsenkirchen.

Düsseldorf zeigt einen üppigen Querschnitt, die anderen Häuser
haben sich spezialisiert. So widmet Essen sich der Fotografie,
Recklinghausen setzt einen Schwerpunkt bei besonders jungen
Positionen,  die  Küppersmühle  bietet  exklusive
Vergleichsmöglichkeiten  und  präsentiert  zu  den  zehn
chinesischen Künstlern, „deren Entwicklung wir seit 20 Jahren
intensiv verfolgen“, in etwa zeitgleich entstandene Werke der
Herren  Baselitz,  Beuys,  Götz,  Kiefer,  Lüpertz,  Richter,
Schultze und so fort. Sie entstammen der Sammlung Ströher, die
Küppersmühle hat da einiges zu bieten.
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„Sidewalk“  (2014)  –  ein
Tintenstrahlausdruck  von
Alfred Ko, jetzt in Essen zu
bewundern.  (Foto:  Alfred
Ko/china8)

Pioniertaten in Duisburg

Seit er das Haus im Duisburger Innenhafen leitet, hat Walter
Smerling  sich  in  Bezug  auf  chinesische  Kunst  zahlreiche
Verdienste erworben. Lange Zeit war er der einzige, der in
einem  Museum  (Galeristen  waren  da  häufig  schon  weiter)
chinesische Zeitgenossen breit präsentierte.

Wie es scheint, war Smerling unter den Museumsleuten auch die
treibende Kraft für „China 8“, doch beansprucht er den Lorbeer
nicht  für  sich  allein.  Dankbar  erinnert  er  sich  an  einen
Besuch bei Ferdinand Ullrich in der Recklinghäuser Kunsthalle
vor etwa zwei Jahren, wo dieser „Kunst aus Beijing“ aus der
Sammlung  eines  niederländischen  Industriellen  präsentierte,
der  ungenannt  bleiben  wollte.  Viele  der  Werke  hatte  auch
Smerling  schon  gezeigt,  als  sie  noch  nicht  Teil  jener
niederländischen Sammlung waren. Da wurde gleiches Interesse
spürbar; und so reiften erste Pläne für die China-Schau.

http://www.revierpassagen.de/30573/acht-staedte-zwischen-rhein-und-ruhr-zeigen-zeitgenoessische-kunst-aus-china/20150511_2031/sidewalk_kl_essen


„Appearance  of  Crosses“
(2007-10)  von  Ding  Yi  –
jetzt  in  der  Duisburger
Küppersmühle.  (Foto:  Ding
Yi/china8)

Warum kommt Ai Wei Wei nicht?

Kenner der Materie mögen mich geißeln, aber ich kann nicht
behaupten, auch nur einen der präsentierten Künstler zu kennen
–  sicherlich  eine  Mißlichkeit,  die  durch  ausgiebigen
Ausstellungsbesuch  behoben  werden  könnte.

Der einzige wirklich weltberühmte chinesische Künstler wäre
wohl Ai Wei Wei, doch der wollte nicht teilnehmen. Man hatte
ihn, beteuert Smerling, angefragt, und für diese Anfrage hatte
es von den chinesischen Behörden grünes Licht gegeben.

Ai Wei Wei kommt angeblich also aufgrund einer persönlichen
Entscheidung  nicht.  Was  ihn  so  entscheiden  ließ  und  ob
Repression  im  Spiel  war,  unterliegt  der  Spekulation.
Allerdings,  so  Smerling,  sei  ja  auch  bekannt,  daß  der
regimekritische Künstler Gruppenausstellungen nicht liebe.

Was nun aber gibt es zu sehen? Viel Öl auf Leinwand, viel
Acryl auf Leinwand, einige Videos, einige Installationen, gut
plazierbares Skulpturales. Von den Formaten her fühlt man sich
oft  an  die  Art  Cologne  erinnert,  wo  (ganz  anders  als  im
zeitgenössischen  deutschen  Ausstellungsbetrieb  mit  seinen
immer  komplizierteren  konzeptionellen  Verschwurbelungen)
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solide  Flachware  dominiert,  gut  ins  Wohnzimmer  zu  hängen.
Gleiches  gilt  sinngemäß  für  die  prominent  präsentierbaren
Skulpturen  und  Blumenvasen.  Keine  Experimente  –  allerdings
sollten die Wohnzimmerwände eine gewisse Größe haben, um die
ausladende Chinakunst aufzunehmen.

Die Skulptur „Bang!“ (2002)
von Xiang Jing ist 162 cm
hoch  und  steht  jetzt  im
Duisburger Lehmbruck-Museum.
(Foto: Xiang Jing/china8)

China-Pop adé

Und inhaltlich? Verglichen mit den poppig bunten, oft auf sehr
eindringliche Art gesellschaftskritischen Werken, die in den
vergangenen Jahrzehnten bei uns zu sehen waren, ist die „China
8“-Kunst bedenklicher, bedeckter, kontemplativer, in gewisser
Weise  europäischer.  Die  Farbigkeit  wirkt  häufig
zurückgenommen, gesellschaftskritische Botschaften sind zwar
wahrzunehmen, dominieren aber nicht. Doch selbstverständlich
sind Globalbewertungen wie diese immer schwierig. Das Schaffen
von 120 Künstlerpersönlichkeiten läßt sich nicht seriös auf
einen Punkt bringen.

Die  Karte  des  Reviers,  die  die  teilnehmenden  Museen
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verzeichnet,  weist  im  Raum  Dortmund  lediglich  eine  weiße
Fläche auf. Wollten die nicht, konnten die nicht? Ferdinand
Ullrich, der nicht nur die Recklinghäuser Kunsthalle leitet,
sondern auch den Ruhr-Kunstmuseen vorsteht, in deren Kontext
das China-Projekt entstand, kann es nicht erklären, findet den
Umstand  aber  auch  nicht  sehr  bedeutsam.  Für  ihn  wurde
andersherum  ein  Schuh  daraus.  Immerhin  nehmen  acht  Häuser
teil, das bewertet er als großen Erfolg.

Das  „New  China  Series  Car
No.  1“  (2009)  von  Ma  Jun
steht  im  Hagener  Osthaus-
Museum und ist aus Porzellan
(Foto: Ma Jun/china8)

Daß die Dortmunder nicht mitgezogen haben, mag der personellen
Situation  geschuldet  sein,  dem  Machtvakuum  auf  der
Leitungsebene im Dortmunder „U“. Bekanntlich sucht man einen
„Intendanten“ für das kompliziert strukturierte Haus, der wohl
auch den derzeitigen Museumschef Kurt Wettengl beerben wird.
Doch sind das einstweilen noch Spekulationen.

Weil aber Spekulieren so viel Freude bereitet, spekuliere ich
noch etwas weiter und wage die nicht allzu mutige Prognose,
daß die Menge der chinesischen Kunst auf dem Kunstmarkt in den
nächsten Jahren enorm wachsen wird. Es gibt viel gelangweiltes
Geld, das man im Austausch mit den Kunstwerken einsammeln
kann. Zur Freude der Chinesen und ihrer deutschen Partner.
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„China8“
15. Mai bis 13. September 2015.
Neun Ausstellungen in acht Häusern
Duisburg: Küppersmühle und Lehmbruck-Museum
Düsseldorf: NRW-Forum in Düsseldorf
Essen: Folkwang-Museum
Recklinghausen: Kunsthalle
Marl: Skulpturenmuseum Glaskasten
Mülheim/Ruhr: Kunstmuseum
Hagen: Osthaus-Museum
Gelsenkirchen: Kunstmuseum
Öffnungszeiten und Eintrittspreise sind unterschiedlich.
An  den  Wochenenden  verkehren  kostenlose  Bus-Shuttles
zwischen den Museen.
Für die ganze Schau wird auch ein Kombi-Ticket zum Preis
von 18 Euro (erm. 10 Euro) angeboten, mit dem in der
gesamten Laufzeit des Projekts jede Ausstellung einmal
besichtigt werden kann.

Künstler  auf  der  Suche  –
Hagener  Museum  zeigt  frühe
Bilder von Emil Schumacher
geschrieben von Rolf Pfeiffer | 30. Januar 2022

https://www.revierpassagen.de/29420/kuenstler-auf-der-suche-hagener-museum-zeigt-fruehe-bilder-von-emil-schumacher/20150225_1034
https://www.revierpassagen.de/29420/kuenstler-auf-der-suche-hagener-museum-zeigt-fruehe-bilder-von-emil-schumacher/20150225_1034
https://www.revierpassagen.de/29420/kuenstler-auf-der-suche-hagener-museum-zeigt-fruehe-bilder-von-emil-schumacher/20150225_1034


Der junge Emil Schumacher im
Jahr  1950  (Foto:  Emil
Schumacher  Museum  Hagen)

Als Emil Schumacher begann, ein berühmter Maler zu werden, war
er  immerhin  schon  33  Jahre  alt.  Der  Moment  ist  klar
bestimmbar.  Am  8.  Mai  1945,  dem  Tag  der  deutschen
Kapitulation, kündigte Schumacher seinen Job als technischer
Zeichner  in  einer  Hagener  Batteriefabrik  und  wurde  freier
Künstler.

Dieser  mutige  Schritt  –  wie  auch  das  Ende  des  Zweiten
Weltkriegs – liegt jetzt fast 70 Jahre zurück und ist Anaß für
eine Sonderausstellung im Hagener Schumacher-Museum, die dem
Frühwerk  gewidmet  ist,  Titel:  „1945  –  Wiedersehen  in  den
Trümmern“.

Wenn  ein  Familienvater  in  schwerster  Zeit  eine  solche
Lebensentscheidung trifft, dann ist Druck da, Getriebenheit,
Radikalität.  Mit  gleicher  Radikalität  hatte  der  21-jährige
Emil  Schumacher  1933  sein  Studium  an  der  Dortmunder
Kunstgewerbeschule abgebrochen, weil er sich nicht der Nazi-
Ideologie unterwerfen wollte. Nun aber gab es so etwas wie
eine zweite Chance, wenngleich ein Studium wohl nicht mehr in
Frage kam.
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Entgrenzt:  Schumacher-Bild
Sodom (1957) im Format 132 x
170  cm  (Foto:  Emil
Schumacher  Museum  Hagen)

In  den  Jahren  1945  bis  1951,  deren  Schaffen  die  Hagener
Ausstellung dokumentiert, erlebt man einen Künstler, der zum
einen fraglos noch auf der Suche nach dem richtigen Weg ist,
der  andererseits  bereits  auffällt  durch  die  tiefe
Durchdringung  von  Themen  und  Sujets  zum  einen  und  großer
handwerklicher Meisterschaft zum anderen. Wenn dieser Suchende
Anfang  der  50er  Jahre  scheinbar  so  plötzlich  seinen
unverwechselbaren  „informellen“  Stil  gefunden  hat,  ist  das
zwar nicht selbstverständlich, aber auch nicht verwunderlich.
Viel Typisches war früh im Keim schon angelegt.

Schlüsselwerk  für  ein  besseres  Schumacher-Verständnis  ist
fraglos „Die brennende Stadt“ von 1946, eine Serie von schwarz
gedruckten  Holzschnitten,  die  der  Künstler  auf  mehreren
Blättern mit unterschiedlichen Farbigkeiten belegte.

Es  sind  Bilder  des  Grauens,  Feuer,  Rauch,  Verwüstung  und
Verzweiflung, und die Farben machen es noch schlimmer. Es sind
Schmerzensschreie wie Picassos „Guernica“ von 1937 – und sie
markieren gleichzeitig Schumachers Abwendung vom Figurativen,
hin  zur  grundlegenden  elementaren  Empfindung.  In  der
Ausstellung wie im Katalog hat Kurator Rouven Lotz die Reihe
der kolorierten Holzschnitte dankenswerterweise in räumliche
Nähe  zu  dem  Kolossalgemälde  „Sodom“  von  1957  gerückt,
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stattliche 132 x 170 cm groß, das in Flächenentgrenzung, Farbe
und Stimmung und unter Weglassung gegenständlicher Elemente
doch dem „Bombenangriff“-Zyklus ganz nahe ist.

Die Hütte in Hagen-Haspe –
als  es  sie  in  den  späten
40er Jahren noch gab (Foto:
Emil  Schumacher  Museum
Hagen)

Der „suchende“ Schumacher malte, zeichnete, druckte mit Holz
und Linoleum, arbeitete mit gefundenen Materialien wie groben
Geweben oder ausgestanzten Blechen. Immer wieder scheint das
karge Leben der Nachkriegsjahre in seinen Arbeiten auf. Eine
Zeichnung zweier alter Männer, die sich unterhalten, ist mit
„1000  Kilokalorien“  unterschrieben;  das  war  das
Diskussionsthema jener Zeit, ganze 1000 Kalorien gab es pro
Kopf.

Vier Bilder eines alten Mannes hängen an der Wand. Alte Männer
prägten das Bild, der männliche Teil der Nachkriegsbevölkerung
beschränkte sich weitgehend auf Greise und Kinder, die anderen
waren  großenteils  im  Krieg  geblieben.  Nutzlose  Greise
verkörperten gleichsam die trostlose Lage. Der eine Greis, den
Schumacher  immer  wieder  abbildete,  war  bei  seiner  Familie
zwangseinquartiert worden und in diesem Sinn ein „dankbares
Objekt“ für den jungen Maler. Wiederum beeindruckt bei diesen
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Blättern die souveräne Technik, die Sicherheit des Ausdrucks,
gleichgültig, ob sie mit Farbstift, Tusche oder als Aquarell
ausgeführt wurden.

Da  war  der  Künstler
erkennbar noch auf der Suche
nach  seiner  malerischen
Position.  Papierfabrik
Kabel,  1949  gemalt.  (Foto:
Emil  Schumacher  Museum
Hagen)

Ja,  diese  40er-  und  50er-Jahre  waren  eine  schlimme  Zeit,
obwohl  das  elterliche  Haus  in  Hagen  nicht  Opfer  von
Bombardierungen geworden war und der junge Emil in seinem
Dachzimmer malen, zeichnen und drucken konnte. Trotzdem lugt
bei vielen Arbeiten auch Humor hervor, Lebenshunger und ein
leise triumphierendes „Hurra, wir leben noch“. Die Kirmes zum
Beispiel  ist  auf  einem  Linolschnitt  von  1948  schwarz  vor
Menschen,  und  die  Finger,  die  sich  auf  einem  farbigen
Linolschnitt über einem Kanonenofen wärmen, tun dies in recht
neckischer  Pose.  Mit  betonter  Leichtigkeit  und  frecher
Kombination  von  bunten  Flächen  und  gegenständlichen  Formen
können  etliche  Bilder  ihre  Herkunft  aus  der  frühen
Nierentischzeit nicht verleugnen, aber warum sollten sie auch?

Man  sieht,  daß  er  ein  brillanter  Portraitist  war,  dessen
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Zeichnungen  einem  Kirchner  oder  Zille  zur  Ehre  gereicht
hätten; zum anderen zeigt sich ganz früh schon, insbesondere
bei den harten Drucken, der souveräne Flächenkompositeur, als
der der Hagener bald schon berühmt wurde.

In den Fünfzigern ging es steil bergauf mit Emil Schumachers
Ruhm,  waren  seine  Bilder  unter  anderem  auf  Biennalen  in
Venedig und Sao Paulo sowie auf der Documenta in Kassel zu
sehen. Die vorzügliche kleine Hagener Schau mit ihren rund 60
Arbeiten  –  Eigenbestand  und  Leihgaben  –  macht  höchst
informativ,  abwechslungsreich  und  manchmal  auch  vergnüglich
klar, wie und wo dieses unverwechselbare Oeuvre seinen Anfang
nahm.

„Emil Schumacher – 1945 – Wiedersehen in den Trümmern“, Emil
Schumacher Museum Hagen, Museumsplatz 1. 22. Februar bis 7.
Juni 2015. Geöffnet Dienstag bis Sonntag: 11 – 18 Uhr. Katalog
mit Vorwort von Ulrich Schumacher und einem Beitrag von Rouven
Lotz, 84 Seiten, 19,90 €. Eintritt 9 €. Tel.: 02331/207-3138.
www.esmh.de

Detlef  Orlopps  starke
Strukturen  und  Plakate  aus
der DDR im Essener Folkwang-
Museum
geschrieben von Rolf Pfeiffer | 30. Januar 2022
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Nur Struktur. Das Bild heißt
„2.8.1987“  (Foto:  Museum
Folkwang/Detleff  Orlopp)

In der Malerei wären solche Bilder etwas Vertrautes. Viele von
ihnen zeigen gleichmäßige Oberflächen, sind monochrom und
wirken in der Hängung schnell wie Serien. Vielleicht würde
man, wäre es Gemaltes, von „konkreter Kunst“ sprechen,
vielleicht auch könnte man in ihnen Totalübermalungen im Stil
Gerhard Richters zu erkennen glauben.

Tatsächlich jedoch sind die rund 160 Bilder Fotografien und
zeigen sorgfältig abgelichtete Strukturen in urwüchsigen
Landschaften oder auf bewegten Wasseroberflächen. Sie
entstanden in einem Zeitraum von rund 60 Jahren, ihr Schöpfer
ist der Fotograf Detlef Orlopp, dem das Essener Folkwang-
Museum jetzt eine große Werkschau ausrichtet. Die Bilder
entstammen einem Ankauf von rund 500 Arbeiten, den das Museum
2012 tätigte.

Detlef Orlopp, 1937 in Westpreußen geboren, gehörte zu den
ersten Schülern Otto Steinerts, der als Fotolehrer zunächst in
Saarbrücken, später in Essen die „subjektive Fotografie“
begründete. Und wenn man nun in Essen Orlopps Arbeiten sieht,
mag man das kaum glauben. Denn schon seine seriellen
Portraitreihen, die er in den frühen 60er Jahren beginnt,
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prägt offenkundig der Versuch, die subjektive Handschrift des
Lichtbildners durch formale Einheitlichkeit verblassen zu
lassen.

Orlopps Landschaften aus jener Zeit indes lassen das
Topographische, das Ortstypische noch erkennen, zeigen
Bergspitzen und Felswände, Dünenformationen und Küstenlinien.
Man ahnt die Wucht der urwüchsigen Natur, doch „beweist“ der
Fotograf sie nie, etwa durch Größenvergleiche mit Spuren
zierlicher Zivilisation. Die minimalistische Kunstrichtung
Zero, so Kurator Florian Ebner, habe Orlopp in seinen frühen
Schaffensjahren sehr beeinflusst. Man glaubt es, sieht man
seine Bilder, gern.

„4.9.1966“  (Foto:  Museum
Folkwang/Detlef  Orlopp)

In den folgenden Jahrzehnten entstehen Arbeiten, die noch
radikaler sind. Sie zeigen ausschließlich rhythmische Struktur
und sind nicht mehr verortbar. Seriell reiht Orlopp das
Ähnliche aneinander , was dieser Ausstellung in den angenehm
zurückhaltenden Räumlichkeiten des Folkwang-Neubaus geradezu
meditativen Charakter verleiht. Doch auch wer hier nicht die
Seele schweben lässt, ist tief beeindruckt von der Vielfalt
der wahrgenommenen Strukturen und von der vielen (Fotografier-
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) Arbeit, die in dieser Ausstellung steckt. Übrigens
entstanden alle Abzüge – die meisten von ihnen im lange Zeit
größten Konfektionsmaß 50 x 60 Zentimeter – sämtlich noch auf
traditionelle Weise als Bromsilbergelantine-Abzüge in der
Dunkelkammer.

Der serielle Charakter des Oeuvres lässt einen an die Bechers
denken, die es mit ihren fotografischen Reihungen von
Industrieanlagen, Fachwerkhäusern usw. zu Weltruhm brachten.
Interessanterweise machte Orlopp von 1952 bis 1954 eine
Fotografenlehre in Siegen, der selben Stadt, in der der sechs
Jahre ältere Bernd Becher das Licht der Welt erblickt hatte.
Gleichwohl war ihrer beider künstlerischer Werdegang höchst
verschieden, haben sich die kreativen Lebensbahnen
wahrscheinlich nie gekreuzt.

„Helen  von  B.,
8.10.1963“  (Foto:
Museum  Folkwang/Detlef
Orlopp)

Der vorzügliche Katalog zur Ausstellung übrigens wurde, eine
Besonderheit, auf zwei verschiedenen Papiersorten gedruckt.
Frühe Bilder erscheinen in Hochglanz und reinem Weiß, spätere
mit einem Hauch von Sepia auf mattem Papier. So kommt der
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Druck den Vorlagen besonders nahe. Ältere Fotografen fühlen
sich bei dieser Materialwahl an die traditionsreichen Agfa-
Fotopapiere „Brovira“ und „Record rapid“ erinnert.

Plakate aus der DDR 1949 – 1990

Die andere neue Ausstellung im Essener Folkwang-Museum hat mit
der ersten nur Ort und Zeit gemein. Sie zeigt „DDR-Plakate
1949 – 1990“, ein Gutteil des Materials kommt von der Berliner
Stiftung Plakat Ost.

Ja, auch in der DDR wurde geworben – für die richtige Politik
und gegen den Klassenfeind, gewiss, aber ebenso für Kino und
Theater und auch für die Waren, die beispielsweise der
„Konsum“ für die Werktätigen (oft leider nicht) bereithielt.

Werbung hatte in der Mangelwirtschaft der DDR immer die Aura
des Absurden. Und sie galt als ungelenk, über „Plaste und
Elaste aus Schkopau“, die mit schäbigem Schild an einer Brücke
beworben wurden, haben Generationen von westdeutschen
Transitautobahnbenutzern gelacht. Gleichwohl entstand in der
DDR eine Vielzahl vorzüglicher Plakate. Manche davon waren
auch im Westen bekannt, wie die schwungvolle Erweiterung des
„MM“-Logos der Leipziger Messe zu einem Pärchen mit Koffern,
das energisch durch das Bild strebt, der Messe entgegen
vermutlich. Es entstand schon 1956, seine Schöpfer waren
Margarete und Walter Schultze.



Klaus  Wittkugel:
„Kunst  im  Kampf“.
Plakat  zur
Ausstellung  der
deutschen  Akademie
der  Künste,  1962
(Foto:  Museum
Folkwang/VG  Bild-
Kunst,  Bonn)

Viele klassenkämpferische Arbeiten mit roten Fahnen und
geballten Fäusten, für den sozialistischen Aufbau und gegen
die Bonner Kriegstreiber, sind fachlich und ästhetisch
ausgesprochen gelungen. Es ist Plakatkunst im Stil der Zeit,
der auf beiden Seiten der immer stärker befestigten
Staatsgrenze recht ähnlich war. In den Siebzigern hielt
vereinzelt die Pop Art Einzug ins DDR-Plakatschaffen,
beispielsweise in der Werbung für Ulrich Plenzdorfs auch im
Westen stark beachteten Film „Die Legende von Paul & Paula“
mit Angelica Domröse und Winfried Glatzeder. Auf den ersten
Blick wirkt das wie ein Entwurf von Heinz Edelmann, der das
Cover der Beatles-Platte „Yellow Submarine“ gestaltete. Doch
der tatsächliche Schöpfer hieß Klaus Vonderwerth.

Die jüngsten Plakate stammen aus der Zeit, als es die DDR fast
schon nicht mehr gab. 1990 bewarb das Bündnis 90 einen
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gewissen Jochen Gauck mit dem Slogan „Freiheit – wir haben sie
gewollt – wir gestalten sie!“ – „Tatkräftig – zuversichtlich –
mit norddeutschem Profil“ steht außerdem noch auf dem Plakat,
was immer mit Letzterem gemeint ist.

Jürgen  Freeses
Plakat  „Nürnberg
schuldig!“ von 1946
ist  sogar  um
einiges  älter  als
die  DDR.  (Foto:
Museum  Folkwang)

„Anschläge von ,Drüben’“, so der Titel der Plakatausstellung
mit dem heutzutage wohl unvermeidlichen Doppelsinn, ist nicht
zuletzt eine Einladung zum Nachdenken über den anderen
deutschen Staat, den es eben auch einmal gab und den viele am
liebsten einfach vergessen wollen. Bilder aus einer
untergegangenen Welt mithin. Das wäre fast schon ein
Plakatmotiv.

Detlef  Orlopp:  „Nur  die  Nähe  –  auch  die  Ferne.
Fotografien“. Katalog 34 €.
„Anschläge  von  ,Drüben’.  DDR-Plakate  1949  –  1990“.
Katalog 20 €.
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Beide Ausstellungen: Bis 19. April 2015, Di-So 10-18
Uhr, Do u. Fr 10-20 Uhr, Eintritt 5 €.
Museum Folkwang, Museumsplatz 1, Essen
www.museum-folkwang.de

Hagener  Künstler  stellen  im
schönen  Schwelmer  Schloss
„Haus Martfeld“ aus
geschrieben von Hans Hermann Pöpsel | 30. Januar 2022
Da haben die Hagener Maler und Bildhauer mal einen Sprung über
die Ennepe gewagt und sind mit ihren Werken in die Kreisstadt
Schwelm gefahren, um sie dort auszustellen. Die „Künstler-
Gilde  Hagen“  war  im  Frühjahr  nach  einem  Besuch  in  der
Schwelmer Wasserburg „Haus Martfeld“ vom Ambiente so angetan,
dass sie das Angebot für eine Ausstellung dort sehr gerne
angenommen hat.

„Farbe kommt nicht nur aus der Tube“ heißt nun die Schau, die
man sich im Martfeld-Obergeschoss noch bis zum 11. Januar
ansehen kann. Mehr als 40 Künstler und Künstlerinnen gehören
der Hagener Gilde an. Gut die Hälfte von ihnen beteiligt sich
an  der  Schwelmer  Ausstellung.  In  einer  so  heterogenen
Gemeinschaft  gehen  selbstverständlich  auch  die
Qualtitätsvorstellungen auseinander, und entsprechend finden
sich  in  der  Ausstellung  nicht  nur  Bilder  von  technisch
hervorragendem  Niveau  oder  mit  überraschend  umgesetzter
Bildidee  wie  jener  Katze,  die  Gitarre  spielt,  oder  die
überdimensional großen Schweizer Schokoladenstücke. Auch eher
an naive Malerei erinnerende Bilder mit falscher Perspektive
oder fast kitschige Blumenbilder kann man sehen.
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„Das  Haus  Martfeld  hat  ein  tolles  Ambiente  –  genau  die
passende Atmosphäre für unsere Bilder“, meinte zur Eröffnung
Christiane Bispinghoff, eine der Künstlerinnen, die seit zwei
Jahrzehnten dabei ist. Tatsächlich ist die alte Wasserburg mit
ihrem großen öffentlichen Park für sich schon einen Besuch
wert.  Das  Haus  beherbergt  neben  den  Räumen  für
Wechselausstellungen wie diese auch ein Museum zur Kultur und
Geschichte des Schwelmer Raumes und eine große Münzsammlung
sowie das Schwelmer Stadtarchiv. Leider ist die Hauptstadt des
Ennepe-Ruhr-Kreises  finanziell  derart  klamm,  dass  sie  sich
Öffnungszeiten nur am Wochenende erlaubt.

Ausstellung der Hagener Künstler-Gilde im Haus Martfeld in
Schwelm, Haus Martfeld 1. Bis zum 11. Januar 2015, jeweils am
Samstag und Sonntag von 12 bis 17 Uhr geöffnet, Eintritt 1
Euro.

www.kuenstlergilde-hagen.de und schwelm.de

Kosmos Nordsee – Bilder des
Norderneyer  Malers  Poppe
Folkerts in Haus Opherdicke
geschrieben von Rolf Pfeiffer | 30. Januar 2022
Die Segel leuchtend oder strahlend weiß, manchmal mit einem
zarten Stich ins Rosa; der Himmel so blau wie gerade aus der
Tube gequetscht, ebenso die glatte See: von der Farbigkeit her
müßte das das Mittelmeer sein, mindestens. Oder die Karibik.
Doch  da  hat  Poppe  Folkerts  nicht  oft  gemalt.  Das  so
hemmungslos leuchtende Bild entstand 1934 auf Norderney und
zeigt den Hafen der Insel, genauer: seine Segelyacht „Senta“
bei  der  Einfahrt  in  denselben.  Offensichtlich  liebte  der
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Maler, dem Haus Opherdicke jetzt eine Ausstellung widmet, die
schönen Sommertage ganz besonders.

Morgenstimmung, 1938, Öl auf
Leinwand.  Bild:  Poppe-
Folkerts-Stiftung/Kreis Unna

Immer wieder setzt Poppe Folkerts dem bleiernen Modersohn-Grau
des  tiefen  norddeutschen  Himmels  ein  mehr  oder  minder
leichtes,  stets  aber  intensives  Blau  in  zahlreichen
Helligkeiten  und  Durchmischungen  entgegen.  Meistens  sind
Lichter beherrschender als Schatten, und sicherlich offenbart
sich in dieser optimistischen Sicht- und Malweise viel von der
Lebenshaltung  des  Künstlers.  1875  auf  Norderney  geboren,
absolvierte  er  auf  dem  Festland  Schule,  Glaserlehre  und
schließlich  eine  Ausbildung  an  der  Königlichen  Berliner
Akademie, um 1900 zur Insel zurückzukehren und bis zu seinem
Tod  im  Jahr  1949  dort  zu  leben,  allen  historischen
Katastrophen der ersten Hälfte des 20. Jahrhunderts zum Trotz.

Allerdings lebte er nicht als Einsiedler, sondern unternahm
zahlreiche  Reisen  mit  Familie  ins  In-  und  Ausland.  Doch
Lebensmittelpunkt wurde und blieb der „Malerturm“, den sich
Folkerts 1917 am Nordwestrand seiner Heimatinsel baute. Meer
und Menschen, Boote, Strand und Land waren sein überwiegend
heiter wahrgenommener Kosmos. Lediglich die Seenotretter in
ihren fragilen Ruderbooten legen sich vor düsterem Himmel in
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die Riemen, was in gewisser Weise ja auch zwingend ist.

Frauke, 1926, Öl auf
Holz.  Bild:-Poppe
Folkerts-
Stiftung/Kreis Unna

Poppe  Folkerts  stammt  aus  jener  Zeit,  in  der  der
Impressionismus dem peniblen naturalistischen Akademiestil –
beispielsweise  der  Düsseldorfer  Schule  –  den  malerischen
Alleinvertretungsanspruch streitig machte. Es galt, Stellung
zu beziehen, und die oft großformatigen Werke im Opherdicker
Wasserschlößchen lassen früh erkennen, wie sich Folkerts in
dieser Auseinandersetzung moderat positionierte.

Dinge und Menschen bleiben deutlich identifizierbar. „Modern,
aber  nicht  übertrieben“  hätte  man  diesen  Stil  in  den
restaurativen 50er Jahren vielleicht genannt. Daß Meer und
Himmel dabei deutlicher als alles andere impressionistischer
Darstellung  anheimfallen,  liegt  nahe.  Möglicherweise  wirkte
auch der Wunsch, ab und zu ein Bild an Norderney-Besucher zu
verkaufen, stilbildend. Aus heutiger Sicht ist es müßig, zu
fragen, wie „mutig“ der Künstler mit seiner Kunst in seiner
Zeit war; denn was trotz einer gewissen Gefälligkeit ganz
unbestreitbar bleibt, ist die große Ausdrucksstärke, zumal die
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der Seestücke und Landschaften.

In der Kaiserzeit meldete sich der Künstler freiwillig – mit
39 Jahren war er 1914 für den Militärdienst wohl schon zu alt
– als Kriegsmaler. Ein Raum ist in Opherdicke Gemälden von
militärischen Aktionen gewidmet, und es fällt auf, daß sie
relativ  unpathetisch  gerieten.  Gewiß  gehören  diese  Bilder
nicht  zum  Stärksten  der  Schau,  doch  macht  ihre  stets  um
formale  Ehrlichkeit  bemühte  Ernsthaftigkeit  verständlich,
warum Poppe Folkerts nach dem verlorenen Krieg eben nicht als
hurrapatriotischer  Schlachtenmaler  „verbrannt“  war,  sondern
weiter arbeiten konnte und geachtet blieb.

Schillbögeln,  1928,
Federzeichnung. Bild: Poppe-
Folkerts-Stiftung/Kreis Unna

In den Jahren nach dem Ersten Weltkrieg, die für Norderney
hart waren, da der Tourismus daniederlag, erwarb sich Poppe
Folkerts  wachsende  Verdienste  um  das  Gemeinwohl.  Zu  den
originellsten, wenn auch nicht unbedingt größten Verdiensten
gehörte gewiß, wie Hayo Moroni von der Norderneyer Folkerts-
Stiftung launig zu berichten weiß, in jener Zeit die Scheine
des Notgeldes und das Inselwappen gestaltet zu haben.

Die Nazis mochte er nicht, aber sie ließen ihn in Ruhe. Als er
am  31.  Dezember  1949  stirbt,  ist  der  Trauerzug  lang;  und
obwohl es eigentlich verboten ist, bekommt er die gewünschte
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Seebestattung,  im  schweren  Eichensarg  im  Tiefwasser  vor
Norderney.

Mehr als 90 Arbeiten von Poppe Folkerts sind ab Sonntag (bis
22. Februar 2015) in Haus Opherdicke zu sehen – neben den
Ölgemälden  auch  sehr  bemerkenswerte  Kreidezeichnungen  und
Radierungen.  Leihgeber  sind  vor  allem  die  Poppe-Folkerts-
Stiftung  auf  Norderney,  das  Ostfriesische  Landesmuseum  in
Emden, einige Privatpersonen und nicht zuletzt die Reederei
Norden Frisia, deren Fährschiffe oft zu Motiven wurden.

„Poppe Folkerts – Zwischen Himmel und Meer“. 31. August 2014
bis 22. Februar 2015. Haus Opherdicke, Holzwickede, Dorfstraße
29.  Geöffnet  Di-So  10:30  bis  17:30  Uhr.  Eintritt  4  €.
Empfehlenswerter  Katalog  24  €

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

Alfred  Sisley:  „Der  wahre
Impressionist“ in Wuppertal
geschrieben von Hans Hermann Pöpsel | 30. Januar 2022
Natürlich kennt man seinen Namen, der so englisch klingt, weil
seine Eltern Briten waren. Aber immerhin wurde der Maler in
Paris geboren, und zeitlebens hat er sich vergeblich bemüht,
die französische Staatsbürgerschaft zu bekommen.

http://www.kreis-unna.de/
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Aflred  Sisley:  Le  Havre.
(Repro:  VDH-Museum)

 

Die  Kunstbürgerschaft  hat  er  auf  jeden  Fall  erreicht.  In
Wuppertal,  wo  zurzeit  im  Von  der  Heydt-Museum  die  erste
Sisley-Einzelausstellung  in  Deutschland  hängt,  wird  er  als
„der wahre Impressionist“ bezeichnet. Ja, Sisley ist sicher
einer  der  wichtigsten  Künstler  des  französischen
Impressionismus, in einem Atemzug zu nennen mit Monet und
Renoir, Degas und Pissaro.

884 Gemälde von Sisley sind bekannt, nahezu ausschließlich
Landschaften, die er zu den verschiedenen Jahreszeiten in der
Umgebung  von  Paris  malte.  Dazu  gehört  auch  eine  Serie
„Überschwemmung in Pont-Marly“, die in den Jahren 1872 bis
1876 entstand.

Sisley  wurde  1839  geboren  und  studierte  zunächst
Wirtschaftswissenschaften in London. Dort bewunderte er die
Werke  von  Turner  und  Constable,  und  ab  1860  studierte  er
deshalb in Paris bei dem Schweizer Maler Charles Gleyre.

Im Deutsch-Französischen Krieg 1870/71 verlor er den größten
Teil  seines  beträchtlichen  Vermögens,  er  lebte  danach  in
bescheidenen  Verhältnissen,  Anerkennung  fand  sein  Schaffen
erst nach seinem Tod 1899. Sein malerisches Werk, das zeigt
auch  die  Wuppertaler  Ausstellung,  ist  jedoch  aus
künstlerischer Sicht alles andere als bescheiden zu nennen.
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Ein Ausflug nach Elberfeld lohnt sich also.

Alfred Sisley. Der wahre Impressionist. Bis 29. Januar 2012 im
Von der Heydt-Museum, Turmhof 8 in 42103 Wuppertal. Di. und
Mi. 11-18 Uhr, Do. und Fr. 11-20 Uhr, Sa. Und So. 10-18 Uhr.
Eintritt 12 €.

Eberhard! (Schlotter…)
geschrieben von Charlotte Lindenberg | 30. Januar 2022

Schlotter  "Schwarzer  Lappen",  1962,
Mischtechnik, Foto CL

Ich  bin  ja  sehr  tolerant.  Und  grundsätzlich  historisch
interessiert. Wenn mich also jemand fragt, ob ich mitkäme in
den Kunstverein einer mittelgroßen Gemeinde (wart ihr schon
mal in „Darmstadt“ (sic)? Liegt südlich von Wixhausen (sic).
Kein  Scherz;  die  Hessen  sind  bekannt  für  poetische
Namensgebungen.) Also jedenfalls, wenn mich jemand sowas fragt
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und mir die Besichtigung der Ausstellung eines neunzigjährigen
Malers in Aussicht stellt, sag ich natürlich gequält aber
aufgeschlossen „kann’s kaum erwarten“ – oder sowas in der
Richtung.  Meister  der  Moderne  muss  man  sich  schließlich
unermüdlich draufschaffen, weil wie wir wissen, ist besagte
Moderne ja unsere Antike und so.

Dass mir der Name Eberhard Schlotter (tja, auch Niedersachsen
können  poetisch)  noch  nie  begegnet  ist,  obwohl  eingedenk
unserer  ansehnlichen  Lebensspannen  eigentlich  Zeit  genug
gewesen wäre, bremst meinen Enthusiasmus zusätzlich. Dann aber
erinnere ich mich an meine inbrünstig demokratische Lasst-mal-
die-Kleinen-nach-vorn-Mentalität, und an meine Schimpftiraden
hinsichtlich  der  immergleichen  Hypes  der  üblichen
Verdächtigen. Also halte ich mir einen pädagogisch wertvollen
Vortrag,  um  mich  von  der  These  zu  überzeugen,  dass  die
Tatsache, dass ein Maler offensichtlich neunzig Jahre lang in
der Pre-Emerging-Schleife verbracht hat, nur seine konsequente
Mainstream-Inkompatibilität  beweist,  und  hier  aufrechter
Widerstand gegen zeitgenössischen Anpassungsdruck zu erwarten
ist.

Auf dem Weg zum Tatort weiß ich genau, welche Art von Malerei
die nächste halbe Stunde meine geballte Selbstdisziplin (=
Verdrängung hartnäckiger Fluchtimpulse) fordern wird. Wenn er
1921 geboren wurde, ist er aller Wahrscheinlichkeit nach in
den 1950er Jahren zu Hochform aufgelaufen und hat demnach sein
kreatives Potential in die unausweichlich informelle Malerei
jener Epoche investiert. Gegen die hab ich auch gar nichts.
Und gerade deswegen inzwischen dann doch häufig genug gesehen.
Abbildungen in einer Zeitung bestätigen mein sorgfältig
differenziertes Vorschussurteil: „Ach, so einer.“ Na denn: Auf
zur Vollstreckung des Bildungsauftrags.



Schlotter  "Die  graue  Tür",  00,
Mischtechnik, Foto CL

Beim  Betreten  der  Halle  erleide  ich  einen  Anfall  akuter
Maulsperre: Der Unterkiefer sackt und lässt mich eine Weile
intelligenzfrei  an  die  Wände  starren.  Der  Wow-Faktor  hat
zugeschlagen.

Trotz aller Vielfalt lässt das Panorama aus abstrakten und
veristischen – d.h. ins Groteske übersteigerten figurativen –
Gemälden eine eigenartige Übereinstimmung erkennen:

Noch die scheinbar ungegenständlichsten Arbeiten erweisen sich
als  in  Farbe  und  Form  reduzierte  Darstellungen
wiedererkennbarer  Motive:  Architektur  in  Landschaft,
Gebäudeteile, Licht und Schatten auf Mauerwerk und Holz.

http://www.revierpassagen.de/1161/eberhard-schlotter/20110606_1345/schlotter_00_die-graue-tur


Schlotter  "Die  kleine  Stadt
Huayacan", 01, Mischtechnik, Foto CL

Der Verzicht auf Einzelheiten aber bedeutet keine wirkliche
Reduktion,  sondern  bietet  Raum  für  einen  erstaunlichen
Detailreichtum der Struktur einer Oberfläche, die keine ist.
Aus  einer  Mischung  von  Sand,  Gips  und  Farbe  (oder  so)
entstehen  Reliefs,  die  den  Blick  vollständig  vom  Inhalt
(„Leeres Kaufhaus“, „Das große Wäscheproblem“ etc.) auf die
Form lenken. Das Auge kriecht in Furchen und stolpert über die
Leinwand  verkrustende  Plateaus,  deren  Fülle  erdfarbiger
Nuancen einem denkbar unbunten Spektrum entstammt. Schlotters
Palette beschränkt sich so konsequent auf Farbfamilien, wie
sie allenfalls oberhalb der Vegetationsgrenze oder 40° Celsius
in der Wüste vorkommen, dass es nicht überrascht, dass der
Maler seit 1960 einen zweiten Wohnsitz im spanischen Alicante
unterhält.
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Schlotter "Gropius was here", 1999,
Mischtechnik, Foto CL

Die  Personendarstellungen  aus  den  1950er  bis  70er  Jahren
hingegen  sind  bunter,  aber  nicht  farbenfroh,  denn  Dunkles
dominiert  –  in  jeder  Hinsicht.  Auch  hier  lenkt  das
weggelassene  Beiwerk  die  Aufmerksamkeit  auf  die
psychogrammartigen  Porträts.  Nahezu  alle  Gesichter  erinnern
auf ihre Weise an Masken: das bizarre Makeup Jugendlicher
Mitte der 80er Jahre, der bevorstehende Tod im aufgelösten
Gesicht  eines  Heroinabhängigen,  das  subtile  Sabbern  des
angetrunkenen Lustmolchs im Frack.
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Schlotter  "Der
selbständige  Sohn  des
Metzgers",  Öl  auf  Lwd.,
Foto CL

Eine allgegenwärtige physiognomische Asymmetrie lässt auf die
zwei Seelen, ach, der ProtagonistInnen schließen. Gesichts-
und Körperhälften sind selten synchron: ein Auge ist müde, das
andere lüstern, ein Mundwinkel hebt, der andere senkt sich.

http://www.revierpassagen.de/1161/eberhard-schlotter/20110606_1345/schlotter_86-87_der-selbsta


Schlotter  "Die  Frau  des
Metzgers",  1958,  Öl  auf
Lwd.,  Foto  CL

Szenarios ohne Personen hingegen wirken symbolisch, dabei aber
polyvalent – eher Pittura Metafisica als bedeutungsschwangere
Redseligkeit. Zurückgelassene Gegenstände und leere Interieurs
erzählen von etwas, das wir nie erfahren werden. Angesichts
der Verteilung von lesbaren Details und freien – nicht leeren
– Flächen drängt sich ohnehin der Eindruck auf, dass es dem
Maler weniger um den rekonstruierbaren Plot ging als darum,
das Geplauder der Einzelheiten räumlich einzudämmen und den
größten  Teil  der  Leinwand  dem  freien  Spiel  von  Farbe  und
Schatten zu widmen.
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Schlotter  "Herein  ohne
anzuklopfen",  04,
Mischtechnik,  Foto  CL

Fazit:  Normalerweise  bin  ich  nicht  so  freigiebig  mit
Beifallsstürmen,  aber  diese  Ausstellung  ist  faszinierend.
Dabei hab ich die ganze Druckgrafik gar nicht erwähnt. Und das
ist gut so, denn ein Blog ist kein Katalog und Schlotter muss
man offline sehen. Fahrt mal nach Darmstadt (sic)!

Eberhard  Schlotter  „unterm  Strich“  bis  22.8.11  in  der
Kunsthalle  Darmstadt

Ist die Haut der Dinge schon
die  Botschaft?  Ahlen
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präsentiert  Italiens  Top-
Designer  Alessandro  Mendini
als Maler
geschrieben von Bernd Berke | 30. Januar 2022
Von Bernd Berke

Ahlen.  Sie  ist  vielleicht  typisch  deutsch  –  die  strikte
Trennlinie  zwischen  E-  und  U-Kultur,  zwischen  hochheiligem
Ernst  und  Gebrauchswert.  Die  meisten  Aussteller  scheiden
hierzulande streng die freie von der angewandten Kunst. In
Ahlen will man jetzt diese Grenze überspringen, indem man das
(bislang  meist  verborgen  gebliebene)  malerische  Werk  des
italienischen Top-Designers Alessandro Mendini vorstellt.

Doch  was  heißt  hier  eigentlich  Malerei?  Ausstellungsmacher
Peter  Weiß  hat  den  Begriff,  ganz  in  Mendinis  Sinn,  sehr
weitherzig ausgelegt. Für den 1931 geborenen Mailänder sind
nämlich bereits in kreativer Absicht kolorierte Kannen oder
Vasen keine Gebrauchsgegenstände, sondern just „Gemälde“. Auch
die Farbe auf einem Haus, so findet er, sei nicht mehr Element
der Architektur, sondern Malerei.

Man  könnte  den  Verdacht  hegen,  daß  hier  ein  Mann,  dessen
Design-Schöpfungen – trotz gelegentlicher Kühnheit – letztlich
dem (Luxus)-Alltag verhaftet bleiben, ein Stückchen näher an
die Hochkunst und somit an die „Ewigkeit“ heranrücken will.
Wer aber diese Grenze gar nicht gelten läßt, wird besonderes
Vergnügen an der Ausstellung haben.

Die Ahlener Retrospektive mit rund 110 Arbeiten setzt 1972 ein
und reicht bis in die unmittelbare Gegenwart. Gleich zu Beginn
dieser  Zeitspanne  hat  Mendini  eine  Kommode  mit  einem
Farbmuster nach Art von Wassily Kandinsky überzogen. Das noble
Zitat  aus  der  Kunsthistorie  wird  zur  schieren
Oberflächenerscheinung, die den Gegenstand freilich veredelt.
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Ein Sessel mit zahllosen Farbpunkten

Ist  also  die  Außenhaut  der  Dinge  bereits  die  Botschaft,
verbirgt sich nichts Höheres oder Tieferes dahinter? Ähnlich
wie  mit  der  Kommode  verhält  es  sich,  wenn  Mendini  einen
„Proust-Sessel“  –  zum  Gedenken  an  den  französischen
Schriftsteller  –  ganz  und  gar  mit  flirrenden  Farbpunkten
übersät. Das Möbelstück (Kostenpunkt: rund 20 000 DM) mutiert
so zum dreidimensionalen pointillistischen Bildzitat. Marcel
Proust  selbst,  so  der  Hintergedanke,  hat  sich  mit
(zweitklassigen)  impressionistischen  und  pointillistischen
Bildern umgeben.

In dieser Ausstellung begegnet man allerdings einer solchen
Vielfalt von Gestaltungsweisen, daß man den Urheber gar nicht
recht fassen und festlegen kann. Ist dies alles wirklich einem
einzigen Geiste entsprungen? Wahrscheinlich ja einem Geist der
Postmoderne: Alles geht, alles ist möglich – das schwarzgelbe
Schachbrettmuster,  die  mit  Sand  und  Steinchen  gefüllten
Plexiglas-Stühle,  die  mit  Standardmustern  versehene
Rauminstallation, der an Vergänglichkeit mahnende Tisch mit
Totenkopf-Motiv auf der Platte.

Vielfach scheint der Künstler die Schablone anzulegen: Hat er
einmal gefällige oder sonstwie bemerkenswerte Formen gefunden,
beispielsweise eine stilisierte Schlangenfigur, ein Auge oder
eine Art Schmetterlingswesen, so tauchen diese in etlichen
Zusammenhängen immer wieder auf – mal als Teppichmuster, mal
als Motiv eines Tafelbildes, mal als Bild-„Tapete“. Schlange
hier,  Schmetterling  da.  Und  manches  Gemälde  erscheint  mit
seinen  künstlich-cremig  wirkenden  Farben  wie  direkt  vom
Çomputerbildschirm kopiert. Der menschliche Genius zieht sich
eben  früh  zurück,  doch  die  einmal  gefundene  Form  besteht
weiter und führt ein Eigenleben.

An  eine  solch  universelle  (Wieder-)Verwendung  von
Bildelementen  könnten  sich  geradezu  philosophische  Gedanken
über  Unendlichkeit  knüpfen.  Sie  liegen  dem  gewieften



Theoretiker  Mendini,  der  auch  als  Zeitschriftenmacher  für
seine Ideen und Kreationen stritt und der in Gruppierungen wie
„Alchimia“ viele Jünger um sich scharte, tatsächlich nicht
fern.

Alessandro Mendini – „Entworfene Malerei. Gemalte Entwürfe“.
Bis 1. Februar 1998. Di / Do 15-18, Mi / Fr 15-19, Sa / So
10-18 Uhr. Mo geschlossen. Kunst-Museum Ahlen, Weststraße 98.
02382 / 91 83 20. Eintritt 8 DM, Katalog 38 DM.
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Von Bernd Berke

Frankfurt. Wie finden künstlerischen Strömungen ihren Weg bis
zum Rande des Kontinents? Dieser Frage widmet sich in der
Frankfurter  Schirn-Kunsthalle  die  Ausstellung  „Portugals
Moderne – Kunst in der Zeit Fernando Pessoas“.

In  Portugal,  soeben  als  Länderschwerpunkt  der  Frankfurter
Buchmesse in den Blickpunkt der Aufmerksamkeit gerückt, haben
sich Literaten wie Künstler wohl immer ein wenig vom übrigen
Europa isoliert gefühlt. Der Blick des Landes ging stets vor
allem aufs und übers Meer hinaus, nach Südamerika und Afrika.

Derweil entfaltete sich zu Beginn unseres Jahrhunderts in den
Zentren Paris und Berlin die vielgestaltige Moderne, Und so
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bildeten just jene portugiesischen Künstler die Avantgarde,
die  sich  in  diesen  beiden  Metropolen  umgetan  hatten.  Der
Weltdichter Fernando Pessoa stand nicht nur literarisch im
Zentrum,  sondern  beflügelte  –  durch  seine  Mitarbeit  an
Kunstzeitschriften  –  auch  die  bildnerischen  Kräfte.  Diese
äußerten  sich  erstmals  auf  humoristischen  und
karikaturistischen Blättern entschieden im Geiste der Moderne.
Gleichsam eine verspätete Geburt der Avantgarde aus dem filz.
Sarkastischer Humor bewirkt Verzerrung und Fragmentierung des
Sichtbaren.  Daraus  ergibt  sich  manche  Zersplitterungs-
Perspektive moderner Kunstrichtungen.

Sarkastischer Humor und Elend des Krieges

Aber nicht nur die Groteske, sondern auch der tiefe Schrecken
des Jahrhunderts steht am Beginn dieser Entwicklung. Der Erste
Weltkrieg:  Christiano  Cruz‘  Bild  „Toter  Soldat“  (um  1915)
abstrahiert den Gefallenen zum universell gültigen Mahnmal.

Die Ausstellung gleicht einem Rundgang durch die zahllosen „-
Ismen“  der  ersten  Jahrhunderthälfte.  Kubismus,  Futurismus,
Dadaismus, Surrealismus – all das wurde, jeweils mit gewisser
Verzögerung, auch in Portugal aufgegriffen.

Bernardo Marques wirft einen bösen Blick auf die halbfeine
Gesellschaft  in  der  Theaterloge  –  als  wär’s  ein  Bild  von
George Grosz. Bei vielen kubistischen Bildern hat natürlich
Picasso Pate gestanden. Immer wieder diese Vergewisserungen,
daß man zum geistigen Kreis Europas zählt. Auch die Bilder
eines Jorge Barradas aus der eleganten Welt des Luxus und der
Moden, die sich am Pariser Chic orientieren, gehören in diesen
Zusammenhang.

Der Diktator ließ die Künstler gnädig gewähren

Hier und, da, gewinnt man freilich den Eindruck, daß hier eben
doch beflissene Nachzügler am Werke waren. Doch dann nimmt man
die Spektren einer anderen Farbpalette wahr. Das Licht des
Südens…



Und das Werk einiger Künstler gewinnt denn doch eigenständige
Kontur  auf  gesamteuropäischen  Niveau:  Mario  Eloys
geheimnisvolle Szenarien der Nacktheit und der Angst bleiben
ebenso im Gedächtnis wie die subtilen Bilder der Maria Helena
Vieira da Silva, etwa jenes Selbstporträt (1932) als kleines
Mädchen auf einer himmelwärts führenden Strickleiter.

Das diktatorische Regime Antonio Salazars (EinparteienStaat ab
1933) war geschickt genug, eine gebändigte Moderne gleichsam
als  Staatskunst  zuzulassen.  Die  Künstler  durften  „modern“
bleiben, aber in Maßen…

„Portugals Moderne – Kunst in der Zeit Fernando Pessoas“.
Schirn-Kunsthalle. Frankfurt. Bis 30. November. Tägl. außer Mo
10-19Uhr, Mi/Do10-22Uhr. Eintritt 10 DM, Katalog 48 DM.


