
Kunst  kennt  keine  Zeit  –
Ausstellungen  in  Berlin  und
Potsdam
geschrieben von Frank Dietschreit | 18. Januar 2023

Monica Bonvicini: „I do you“, Ausstellungsansicht Neue
Nationalgalerie  (Courtesy  the  artist,  Tanya  Bonakdar
Gallery,  Galleria  Raffaella  Cortese,  Galerie  Peter
Kilchmann, Galerie Krinzinger – Copyright © the artist,
VG Bild-Kunst, Bonn, 2022 – Nationalgalerie, Staatliche
Museen zu Berlin / Jens Ziehe)

Monica Bonvicini darf das. Und sie kann es. Die italienische
Kunst-Rebellin, die seit vielen Jahren in Berlin arbeitet und
eine der wichtigsten Bildhauerinnen der Gegenwart ist, hat
sich diesmal vorgenommen, die vielleicht bedeutendste Kunst-
Architektur der Moderne zu zu besetzen und neu zu definieren.

Wer sich der von Mies van der Rohe aus Glas und Stahl gebauten
Neuen Nationalgalerie nähert, ist überwältigt. Eine riesige
Spiegelfassade ist gegen den ikonischen Bau gelehnt, ragt vom
Betonboden bis übers Dach hinaus und scheint den Eingang ins
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Innere des Kunst-Tempels zu verstellen. „I do you“ ist in
großen  schwarzen  Lettern  auf  die  verspiegelte  Fläche
geschrieben, in der Umwelt und Mensch miteinander agieren:
„Ich mach dich“, gemeint als „Ich will dich“. Kampfansage an
eine männlich dominierte Domäne und zugleich Liebeserklärung
an einen Ort, der transparent und elegant durch das Berliner
Alltags-Grau zu fliegen scheint und dessen gläsernes Foyer
ungemein schwer zu erobern und zu bespielen ist.

Monica Bonvicini räumt sich den Weg frei. Die meisten ihrer
überdimensionalen Arbeiten kann sie seit Jahren nicht zeigen,
aber  wenigstens  herbeizitieren:  In  einer  Wort-Collage
erklingen  um  die  2000  Titel  von  Werken,  die  sie  bisher
geschaffen hat. Sprache wird Kunst, Kunst wird Sprache. Aber
auch Erschütterung und Provokation, Rätsel und Geheimnis.

Portrait  Monica
Bonvicini,  (Courtesy
the artist – © Monica
Bonvicini and VG-Bild
Kunst,  Bonn,  2022  –
Photo: Olaf Heine)

In der verglasten Halle steht ein verspiegeltes Podest, in dem
sich alles, Mensch und Kunst, Stadt und Museum, gegenseitig
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beäugt, reflektiert und überlagert. „DESIRE“ steht in großen
Buchstaben darauf: Doch Sehnsucht und Begehren sind ohne ihre
Negation und das Nicht-Erfüllen von Hoffnungen nicht zu haben.
Die im Raum schwebende Lichtskulptur „Light me back“ ist so
grell,  das  man  die  Augen  schließen  möchte.  Die  zu  einer
Weltkugel verknoteten Armband-Uhren („Time of my life“) sind
hässliche  Billig-Fälschungen.  In  der  aus  Stahlketten
geflochtenen Schaukel („Chainswing bells“) möchte man lieber
nicht  Platz  nehmen.  Den  auf  den  Boden  gekippten  Haufen
Bauschutt  hat  Bonvicini  bei  der  Sanierung  der  Alten
Nationalgalerie  abgezweigt.  Jetzt  liegen  Reste  der
klassizistischen Fassade des Stüler-Baus als Flaschenpost aus
der Vergangenheit in der Mies-Moderne herum. Kunst kennt keine
Zeit.

Apropos Zeit: Die sollte mitbringen, wer sich auf der Suche
nach den aktuellen Tendenzen zeitgenössischer Kunst in den
„Hamburger  Bahnhof“  wagt.  Doch  bevor  man  die  in  den
Seitenflügeln auftrumpfenden Ausstellungen mit Neuerwerbungen
(„Under Construction“) und Sound-Arbeiten („Broken Music“) in
Augenschein  nimmt,  lohnt  ein  langes  Verweilen  im  riesigen
Eingangsbereich: Wo früher die Dampfloks in dem mit Glaskuppel
und Stahlstreben verzierten Kopfbahnhof ankamen und abfuhren,
hat Sandra Mujinga einen großen schwarzen Kasten gestellt.

Zu rätselhaften Klängen scheint sich im Inneren des düsteren
Monstrums  etwas  zu  bewegen,  zu  atmen,  zu  leben.  Manchmal
flimmern  Farben  über  die  Oberfläche,  versinken  wieder  ins
Dunkle.  Manchmal  glaubt  man,  rissige  Haut  zu  erkennen,
Körperteile,  die  ihr  Geheimnis  nicht  preisgeben  wollen.
„IBMSWR: I Build My Skin with Rocks“ nennt die Künstlerin ihre
visuell-akustische  Skulptur,  die  auf  wundersame  Weise
Außenwelt und Innenleben miteinander verbindet. Immer wieder
umkreist  man  das  schwarze  Mysterium,  spürt  die  Magie  des
dunklen  Körpers,  möchte  durch  die  Haut  schlüpfen  und  auf
unbekannte Reisen durch Resonanzräume gehen.



Sandra Mujinga: „I Build My Skin with
Rocks“,  2022  (Ausstellungsansicht,
Sandra Mujinga. IBMSWR: I Build My Skin
with  Rocks,  9.12.2022-1.5.2023,
Hamburger  Bahnhof,  Nationalgalerie  der
Gegenwart – Foto: Jens Ziehe | Courtesy
the artist Croy Nielsen, Wien/Vienna and
The Approach, London)

Ins Unbekannte und Offene kann man auch im Martin-Gropius-Bau
reisen. Im frei zugänglichen Lichthof des Kunst-Baus zeigt Wu
Tsang  seine  großformatige  Installation  „Of  Whales“  –  eine
Symbiose aus bizarren Wasserwelten und surrealen Klängen. Auf
einer riesigen Leinwand schwappen Wellen, tauchen Meerestiere
auf  und  wieder  ab,  Quallen  schweben  durch  unergründliche
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Tiefen, Wale ziehen ihre Bahnen. Aus Lautsprechern ertönen
rätselhafte,  mit  orchestraler  Musik  unterlegte  Laute.
Wahrnehmung und Wirklichkeit lösen sich auf, Imagination und
Meditation fließen ineinander. Wer es sich auf den Liegen
bequem macht, dem Meeresrauschen und den Walen zuhört und auf
den  Wellen  surft,  weiß  irgendwann  nicht  mehr,  ob  er  noch
Mensch ist oder schon ein Wesen des Meeres. Grenzen verwischen
sich, Gewissheiten lösen sich auf.

Verwischte Grenzen und aufgelöste Gewissheiten findet auch,
wer noch nicht kunstsatt ist und den Weg von Berlins Mitte
nach  Potsdam  einschlägt.  Im  Museum  Barberini  wird  der
Surrealismus aus einer neuen Perspektive gesehen, erforscht
und  gedeutet.  Es  geht  um  Psychoanalyse  und  Traumdeutung,
Zauberei und Okkultismus: „Surrealismus und Magie: Verzauberte
Moderne“ präsentiert über 90 Werke von Leonore Carrington und
Max Ernst, Salvador Dalí und René Magritte, Leonor Fini, Yves
Tanguy,  Dorothea  Tanning  und  vielen  weiteren  ikonischen
Künstlern  des  Surrealen,  lässt  erahnen,  wie  tief  sie
eintauchten in okkulte Riten und magische Mythen, wie sie den
Verstand  ausschalteten  und  Denkverbote  umgingen,  das
Verdrängte  und  Unergründliche  zu  künstlerischen  Gegenwelten
ausformten. Alchemie wird zu Kunst, öffnet Augen, Ohren und
Sinne. Was will man mehr?

Neue Nationalgalerie: „Monica Bonvicini: I do you“, bis 30. 4.
2023, Mo-So 10-18 Uhr, Do 10-20 Uhr.

Hamburger Bahnhof: „Sandra Mujinga: IBMSWR: I Build My Skin
with Rocks“, bis 1. 5. 2023, Sa und So 11-18 Uhr, Di, Mi und
Fr 10-18 Uhr, Do 10-20 Uhr, Mo geschlossen.

Martin-Gropius-Bau:  „Wu  Tsang:  Of  Whales“,  noch  bis  29.
Januar. 2023, Mo, Mi, Do, Fr 11-19 Uhr, Sa, So 10-19 Uhr, Di
geschlossen.

Museum  Barberini:  „Surrealismus  und  Magie:  Verzauberte
Moderne“, noch bis 29. Januar 2023, täglich außer Di 10-19



Uhr, Di geschlossen.

 

 

Exotik  als  schöne  Kulisse,
fern  der  Wirklichkeit:
„Rembrandts  Orient“  im
Potsdamer Museum Barberini
geschrieben von Frank Dietschreit | 18. Januar 2023

Rembrandt Harmensz van Rijn: „David übergibt Goliaths
Haupt dem König Saul“, 1627, Öl auf Eichenholz, 27,4 x
39,7 cm (© Kunstmuseum Basel, Vermächtnis Max Geldner,
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Basel)

Das Gesicht des alten Mannes ist weiß, der Bart gut getrimmt,
die  Augen  leuchten  voller  Stolz.  Wahrscheinlich  sieht  er
selten  die  Sonne  und  atmet  kaum  je  frische  Luft,  sondern
treibt  sich  geschäftig  in  den  Handelskontoren  Amsterdams
herum.

Gelegentlich schaut er im Atelier von Rembrandt vorbei, damit
der Malerfürst ihn vortrefflich in Szene setzen kann, so wie
er sich selbst gern sieht und in seinen Träumen gern wäre: ein
orientalischer  Despot  oder  fernöstlicher  Mogul,  dem  die
Untertanen zu Füßen liegen und die seinen herrlichen Turban
und seinen kostbaren Seidenumhang bewundern.

Vielleicht ist der bärtige alte Mann tatsächlich einmal in den
Orient  und  nach  Fernost  gereist,  hat  als  Vertreter  der
Niederländischen  Ostindien-Kompanie  in  Syrien  oder  Persien,
Indien oder China Station gemacht und profitable Geschäfte
eingefädelt,  ein  paar  exotische  Objekte  und  orientalische
Teppiche, pazifische Muscheln oder japanische Schwerter mit
nach Hause gebracht. Doch eines ist gewiss: Rembrandt Harmensz
van  Rijn  (1606-1669)  hat  nie  seine  holländische  Tiefebene
verlassen, nie den Orient gesehen und nie unter mongolischem
Himmel geschlafen.

Kolonialismus und Sklaverei völlig ausgeblendet

Ob Rembrandt den „Mann in orientalischem Kostüm“ oder die
„Büste  eines  alten  Mannes  mit  Turban“  malte,  eine  „Junge
Inderin“ oder ein „Selbstbildnis in orientalischer Kleidung
mit  Pudel“  auf  die  Leinwand  brachte:  Was  er  auf  seinen
orientalisch anmutenden Bildern festhielt, ist pure Fantasie,
einem eurozentristischen Weltbild geschuldet. Das Fremde ist
nur  Kulisse,  das  Kostüm  nur  ein  Traum,  das  Exotische  nur
Projektion. Mit der Wirklichkeit hat das alles nichts zu tun.



Rembrandt  Harmensz
van  Rijn:  „Büste
eines  alten  Mannes
mit  Turban“,  um
1627/29,  Öl  auf
Eichenholz,  26,7  x
20,3 cm (© The Kremer
Collection)

Sklaverei  und  Gewalt,  Ausbeutung,  Kolonialismus,
Handelskriege: Nichts davon ist zu sehen in der Ausstellung,
die im Potsdamer Museum Barberini gezeigt wird und in ihrer
Ausblendung  des  politisch-historischen  Kontextes  völlig  aus
der Zeit gefallen scheint. „Rembrandts Orient. Westöstliche
Begegnung in der niederländischen Kunst des 17. Jahrhunderts“,
lautet der Titel. Doch es begegnen sich hier nicht Kulturen
auf Augenhöhe und die europäischen Wünsche treffen nicht auf
orientalische Wirklichkeit. Stattdessen wird die Welt gesehen,
wie  sie  nie  war,  die  Realität  verhüllt,  die  Ungleichheit
verkleidet, die Macht verborgen.

Biblische Gestalten in Fantasie-Kostümen

Gezeigt werden 110 Exponate, darunter 33 Werke von Rembrandt,
außerdem Gemälde von Ferdinand Bol, Jan Lievens, Jan Victors
und vielen anderen. Perlen der niederländischen Malerei. Doch
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nirgendwo  ein  Hauch  von  Kritik  oder  Selbstbefragung.  Die
Künstler, die im Hafen von Amsterdam gelegentlich Menschen aus
der Fremde erblickten, den Orient als Mode auffassten und sich
in ihrem schicken Heim mit fernöstlichen Accessoires umgaben,
verdienten  gutes  Geld  damit,  niederländische  Kaufleute  in
orientalische Gewänder zu hüllen und sie darzustellen, als
würden sie durch fernen Fantasie-Landschaften flanieren. Der
Orient war eine geografische Fata-Morgana und erstreckte sich
von Ägypten bis nach Japan.

Rembrandt Harmensz van Rijn: „Daniel und Kyros vor dem
Götzenbild des Bel“, 1633, Öl auf Holz, 23,5 x 30,2 cm
(© The Paul Getty Museum, Los Angeles)

Kein  Problem  bereitete  es  Rembrandt  und  seinen  Schülern,
biblische  Motive  („Die  Steinigung  des  heiligen  Stephanus“,
„Das Festmahl der Ester“, „Juda und Tamar“) umzudeuten und die
Beteiligten  in  orientalische  Fantasie-Kostüme  zu  stecken.
Oder, wie bei der „Taufe des Kämmerers“, die „schwarze Seele“
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des demütig knienden dunkelhäutigen Mannes von einem „weißen
Mann“ reinigen und bekehren zu lassen. Und auf dem „Markt von
Batavia“ (wie ihn ein Kopist mit den Initialen J.F.F. sieht,
der ein Bild von Andries Beckmann bearbeitet) tummelt sich
buntes Volk unter Palmen. Fröhlich wird gehandelt, gewerkelt,
getanzt. Unterdrückung der Einheimischen? Existiert nicht. Die
Welt ist schön, die Geschichte ein Abenteuer.

Ab 22. Mai wieder geöffnet
„Rembrandts  Orient“.  Museum  Barberini,  Potsdam  (wieder
geöffnet ab Samstag, 22. Mai, Zeitfenster-Tickets ab 20. Mai
erhältlich). Bis 27. Juni. Katalog (Prestel Verlag): im Museum
30 Euro, im Buchhandel 39 Euro.

Nähere  Infos  unter   0331/236  014  499  oder
www.museum-barberini.de

info@museum-barberini.de

besucherservice@museum-barberini.de

Flutendes  Licht  –  Hasso
Plattners  Impressionisten-
Sammlung als neue Dauerschau
im Potsdamer Museum Barberini
geschrieben von Frank Dietschreit | 18. Januar 2023
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Paul Signac: „Der Hafen bei Sonnenuntergang“, 1892, Öl
auf Leinwand, 65 x 81 cm, Sammlung Hasso Plattner

Paul Signac sieht einen „Hafen bei Sonnenuntergang“: Das Licht flirrt
in orangefarbenen Punkten übers seichte Wasser und geleitet das letzte
Segelboot in sichere Gefilde. Pierre-August Renoir schaut auf den
„Birnbaum“  in  seinem  Garten  und  lässt  die  trockenen  Blätter  des
Herbstes in rötlichen Farben knistern.

Alfred  Sisley  stapft  durch  den  frisch  gefallen  „Schnee  in
Louveciennes“  und  scheint  eine  ganze  Schippe  glitzernder  weißer
Flocken auf die Leinwand verstreut zu haben. Und die im Abendlicht auf
der gerade gemähten Wiese sich träge erhebenden „Getreideschober“ von
Claude Monet glühen Lila und Rot, scheinen Feuer gefangen zu haben,
vor Hitze zu dampfen und fast zu brennen. Es sind die wohl teuersten
Getreidehaufen der Kunstgeschichte: Hasso Plattner hat sie kürzlich
für 110 Millionen Dollar auf einer Auktion erstanden. Jetzt bringt der
Stifter, Kunstmäzen, Sammler und Mitbegründer der Internet-Schmiede
SAP seinen Monet in die neue Dauerausstellung „Impressionismus“ ein,
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mit  der  das  Potsdamer  Museum  Barberini  die  Besucher  über  Jahre
erfreuen möchte.

Allein 34 Werke von Claude Monet

Dass Hasso Plattner die Impressionisten besonders wertschätzt, konnte
man ahnen. Schon die Eröffnung des von ihm mit einer beträchtlichen
Geldsumme gesponserten Museums vor drei Jahren startete mit einem
opulenten Überblick über die französischen Impressionisten. Und kurz
bevor Corona die Kunst allerorten zum Stillstand brachte, legte das
Barberini mit einer viel beachteten Monet-Ausstellung nach. Viele der
dabei gezeigten Werke waren einem anonymen Privatsammler zugeordnet.
Jetzt ist klar, dass sie Plattner gehören. Vor allem natürlich die 34
(!)  Monets,  die  den  Grundstock  der  103  Bilder  umfassenden
Impressionisten-Schau  ausmachen.

Alfred Sisley: „Schnee in Louveciennes“, 1874, Öl auf
Leinwand, 54 x 65 cm, Sammlung Hasso Plattner
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Lauter Genies der Kommunikation

Neben Monet sind fast alle Größen da: Renoir und Sisley, Pissarro und
Signac, Caillebotte und Cézanne. Sogar ein Picasso hat sich in die
Sammlung verirrt: als junger Künstler hat er (1901) den „Boulevard de
Clichy“ als Meer aus Licht und Farbe eingefangen. Nur einer der ganz
großen Künstler fehlt: Édouard Manet. Auch wenn auf Plattners Konto
genug Geld ist: Es gibt derzeit keinen Manet zu kaufen, jedenfalls
keinen, der den gehobenen Ansprüchen des Sammlers genügen würde.

Dabei hat Plattners Leidenschaft eigentlich einen ganz naiven Grund:
„Die Gemälde beziehen uns als Betrachter unmittelbar mit ein. Wir
spüren den Wind auf der Haut und die Temperatur des Wassers, wenn wir
Monets Segelbooten auf der Seine zusehen. Das schafft keine andere
Kunst.  Die  Impressionisten  sind  Kommunikationsgenies.“  Dass  große
Kunst immer auch große Kommunikation ist, der man sich nicht entziehen
kann, weil sie einen emotional und intellektuell entzündet: geschenkt.

Erfreuen wir uns also an lichtdurchfluteten Landschaften und sinnlich
erfahrbaren Farbräuschen, die uns die oft unerträgliche Realität als
zauberhafte Fantasie zeigen (und verschönern) und uns die wahnhafte,
von  ausufernden  Stadtlandschaften  und  ungezügelter  Industrie
verunzierte Welt in ein anderes, besseres Licht rückt.

Museum Barberini, Potsdam: „Impressionismus“. Neue Dauerausstellung.
Katalog (Prestel Verlag): im Museum 30 Euro, im Buchhandel 39 Euro.
Infos unter www.museum-barberini.de

Das  Paradies  liegt  wohl  in
Giverny  –  prächtige  Monet-
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Ausstellung  im  Potsdamer
Museum Barberini
geschrieben von Frank Dietschreit | 18. Januar 2023

Claude Monet: „Getreideschober“, 1890, Öl auf Leinwand
(©  Hasso  Plattner  Foundation  /  Photo:  Lutz  Bertram,
Berlin)

Es ist der wohl teuerste Heuhafen der Welt. Über 111 Millionen
Dollar legte ein zunächst anonymer Käufer auf den Tisch eines
Auktionshauses, als vor knapp einem Jahr ein Werk von Claude
Monet  versteigert  wurde:  Es  stammt  aus  einer  Serie  von
mindestens 25 ähnlichen Bildern, die Monet in Giverny gemalt
hat.

In dem kleinen normannischen Dorf an der Seine lebte Monet von
1883 bis zu seinem Tode 1926. Monet, der vorher immer wieder
zu neuen malerischen Ufern aufgebrochen war und seinen Wohnort
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mehrfach  wechselte,  wollte  hier  endlich  zur  Ruhe  und  der
künstlerischen Perfektion nahe kommen. In Giverny fand er sein
Paradies, schuf sich seinen eigenen wild wuchernden Garten, in
dem er nach Lust und Laune malen, das Licht, die Stimmung und
die Natur bei jeder Tages- und Jahreszeit einfangen und auf
die Leinwand bringen konnte.

Immer wieder sah er seinen Seerosen-Teich mit anderen Augen,
stapfte hinaus in die üppigen Felder und malte die an den
Bächen und Flüssen stehenden Pappel-Reihen, mit ihren in der
Sonne  flirrenden  Blättern.  Und  immer  wieder  zog  ihn  das
landwirtschaftlich geprägte Umfeld seines Gartens magisch an:
Die Studie der Heuhaufen und Getreideschober, die Monet im
gleißenden  Licht  und  im  herbstlichen  Nebel,  in  frischer
Frühlingsluft  und  bei  knisternder  Kälte  malte,  sind  seine
erste vollständig durch-choreographierte Serie eines einzelnen
Bild-Motivs  und  zeigen  ihn  als  Vorläufer  der  modernen
seriellen Kunst, die durch minimale Variationen ein Thema oder
eine Idee von allen Seiten durchdringen und beleuchten, im
innersten Wesen erfassen und entschlüsseln will.



Claude Monet: „Seerosen“, 1903, Öl auf Leinwand (The
Dayton Art Institute, Ohio)

Bei Wind und Wetter hinaus in die Natur

Wir wissen jetzt, dass Kunstmäzen Hasso Plattner der anonyme
Käufer  des  berühmten  Heuhaufens  war.  Plattner,  der  als
Mitbegründer der Internet-Schmiede SAP zu Reichtum kam und
heute in Potsdam Wissenschaft und Kunst nach Kräften fördert,
hat seinen Getreideschober an das von ihm inspirierte und
finanzierte  Museum  Barberini  weiter  gereicht.  Dort  ist  es
jetzt  Teil  einer  opulenten  Ausstellung,  in  der  nicht  nur
mehrere Getreideschober – mal im lilafarbenen Abendlicht, mal
der klirrenden Kälte trotzend und von Schnee bedeckt – gezeigt
werden.

Zu bestaunen sind über 100 Werke des genialischen Berserkers,
der bei Wind und Wetter mit Farbe, Pinsel und Staffelei in die
Natur  hinaus  stapfte,  um  sie  künstlerisch  zu  zähmen  und
malerisch zu durchdringen: „Orte“ ist der schmallippige Titel
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der Schau. Denn die Orte, an denen Monet lebte und malte,
waren für ihn von entscheidender Bedeutung. „Hier traf das von
Wetter,  Jahres-  und  Tageszeiten  abhängige  Licht  auf
landschaftliche  Gegebenheiten.  Hier  ging  er  dem  flüchtigen
Spiel atmosphärischer Phänomene nach – dem, was zwischen ihm
und dem Motiv lag.“ Ortrud Westheider, die Direktorin des
Barberini, behauptet das im Katalog. Es ist, mit Verlaub,
genauso richtig wie banal und trifft eigentlich auf fast jeden
Künstler zu: Oder könnte sich irgendjemand William Turner ohne
Londoner Nebel vorstellen, Andy Warhol ohne den Schmelztiegel
von New York?

Streifzüge durch Holland, London und Venedig

Doch so banal der Titel, so prächtig die Ausstellung. Der
Besucher reist mit Monet an die Orte, an denen er das Licht
und die Stimmung als flüchtige Phänomene in sich aufnahm und
in  rauschhafte  Farbwelten  verwandelte.  Mal  ist  es  ein
ärmliches „Gehöft in der Normandie“, der geheimnisvolle „Wald
von Fontainebleau“ oder der düstere „Hafen von Le Havre am
Abend“, der unter seinen Farbtupfern zum Leben erwacht. Mal
fixiert  er  mit  schnellem  Strich  das  simultane  Leben  und
komplexe Gewusel an der „Pont-Neuf in Paris“, am „Boulevard
des Capucines“, im „Bahnhof Saint-Lazare“. In London malt er –
mit schönem Gruß an William Turner – unzählige Variationen der
Waterloo und der Charing Cross Bridge.



Claude  Monet:  „Der  Palazzo  Contarini“,  1908,  Öl  auf
Leinwand (Privatsammlung)

Um nicht am deutsch-französischen Krieg teilnehmen zu müssen,
lebt er eine zeitlang in Holland und vergnügt sich zwischen
Windmühlen, Grachten und Tulpenfeldern. Später, in Argenteuil,
blickt er auf die sich im Wasser der Seine spiegelnde Natur.
In Vétheuil beobachtet er den Eisbruch auf dem zugefrorenen
Fluss, den Sonnenuntergang, die Wiesen und Weizenfelder, in
denen sich, kaum erkennbar, Kinder fröhlich tummeln und von
der Natur regelrecht verschluckt werden. Er reist nach Venedig
und malt den sich im Canale Grande spiegelnden Dogenpalast. An
den Küsten Nordfrankreichs sieht er von steilen Klippen hinaus
auf  die  stürmische  See  und  schafft  realistisch-dramatische
Szenerien.

Dann ist es schließlich Zeit für das eigene Paradies, den
Garten  von  Giverny,  die  unzähligen  Seerosen-Bilder.
Fantasievolle  Impressionen,  freie  Pinselführung  und
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expressives Kolorit verschmelzen miteinander, manchmal muten
die Kompositionen abstrakt an und weisen in die Zukunft: Die
Moderne, die Avantgarde, was wären sie bloß ohne Monet?

„Monet. Orte“: Museum Barberini, Potsdam. Verlängert bis zum
19. Juli, Mi-Mo 10-19 Uhr, Do 10-21 Uhr, 18 Euro, ermäßigt 12
Euro. Infos unter www.museum-barberini.de

Der empfehlenswerte Katalog ist im Prestel Verlag erschienen,
er kostet  im Museum 30 Euro und im Buchhandel 39 Euro.

Das  Leben  –  ein  Spiel  der
Vergeblichkeit: Max Beckmanns
Welttheater  im  Potsdamer
Museum Barberini
geschrieben von Frank Dietschreit | 18. Januar 2023
Leicht  bekleidete  Tänzerinnen  verrenken  sich  lasziv.
Grobschlächtige Zuhälter schleppen betrunkene Animierdamen aus
dem Saal. Melancholische Nachtschwärmer blicken in den Abgrund
der Nacht.

Max  Beckmann:

http://www.museum-barberini.de
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„Schauspieler“.  Triptychon,
1941/42.  Harvard  Art
Museums/Fogg  Museum,
Cambridge,  MA,  Schenkung
Louis Orswell. (© VG Bild-
Kunst,  Bonn  2018  –  Foto:
Imaging  Department  ©
President  and  Fellows  of
Harvard  College)

Und  weiter,  immer  weiter:  Feist  grinsende  Schausteller,
Karnevalskostüme, pittoreske Masken. Königliche Mimen rammen
sich ein Messer in die mit Theaterblut verschmierte Brust.
Seiltänzer  balancieren  durch  die  Zirkuskuppel.
Schauspielerinnen  schminken  sich  die  grell  gepuderten
Gesichter,  werfen  sich  in  Szene.

Ob Varieté oder Tingeltangel, Bühne oder Zirkus: Die ganze
Welt ist ein großes Theater, das Leben ein Spiel, laut und
bunt und doch zugleich von tiefer Traurigkeit. Der Künstler,
der das alles beobachtet, mit grobem Pinsel auf der Leinwand
und mit schnellem Strich im Skizzenbuch festhält und sich
immer  wieder  selbst  in  die  Szenerie  hinein  malt,  schaut
mürrisch auf die hektische Vergeblichkeit der Menschen, sich
im  Rollenspiel  neu  zu  erfinden  und  das  von  Krieg  und
Katastrophen  bedrohte  Leben  zu  genießen:  Vorhang  auf  zum
„Welttheater“ des Max Beckmann.

Der Künstler als Regisseur und Kulissenschieber 

Der Künstler als Verfasser seines Dramas, als sein eigener
Theaterdirektor, Regisseur und Kulissenschieber, der sich in
wechselnder Kostümierung unter die Schauspieler mischt: Max
Beckmann,  geboren  1884  in  Leipzig  und  1950  am  Rande  des
Central Park in New York an einem Herzinfarkt verstorben, hat
unzählige Werke über das Rollenspiel als Modell menschlicher
Grunderfahrung geschaffen.



Max  Beckmann:
Fastnacht
(Carnival),
1920.  Tate,
London, Ankauf
mit
Unterstützung
des  Art  Fund
und  der
Friends of the
Tate Gallery &
Mercedes  Benz
(U.  K.)  Ltd.
1981  (©  VG
Bild-Kunst,
Bonn  2018,
Foto:  Tate
Images,
London)

Die Ausstellung „Welttheater“ umkreist und untersucht jetzt im
Potsdamer Museum Barberini dieses zentrale Thema im Schaffen
des Künstlers mit 112 Werken. Es ist eine Schau mit Leihgaben
aus aller Welt. Museen aus London und New York, Dresden und
Düsseldorf sowie viele ungenannte Privatsammler haben kostbare
Werke beigesteuert.
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Das „Selbstbildnis“ (von 1930), auf dem Beckmann sich als
Saxophon-Spieler  stilisiert,  ist  genauso  dabei  wie  sein
mystisch  verklärtes  Triptychon  „Schauspieler“  (von  1941/42)
und seine „Argonauten“ (1950), die er nur wenige Tage vor
seinem plötzlichen Tod vollendete und auf dem musizierende
Pin-up Girls und nackte Jünglinge unter den Augen des malenden
Voyeurs  zwischen  griechischer  Sagenwelt  und  moderner
Lustbarkeit  pendeln.

Der Mensch als Narr im Chaos

Für Beckmann, der vor den Nazis nach Amsterdam flüchtete und
später in Amerika eine neue Heimat fand, war das Leben ein
Balanceakt und Seiltanz; der Mensch ein Narr und Clown, der
sich vergeblich gegen die Verrücktheit und Sinnlosigkeit der
Welt stemmt; die Kunst der irrlichternde Versuch, im bizarren
Rollenspiel  gegen  Schicksalhaftigkeit  und  Ausgeliefertsein
aufzubegehren.

Die  nach  Themenkreisen  geordnete  Ausstellung  wirft
Schlaglichter  auf  Maskerade  und  Rollenspiel  und  auf  das
Selbstverständnis eines Künstlers, der sich fasziniert unters
fahrende Volk mischt, den Schauspielern hinter den Vorhang
folgt und das gierig nach Lust und Liebe lechzende Publikum
kritisch ins Visier nimmt. Auch wenn die monothematisch arg
begrenzte Schau auf Dauer etwas ermüdend und eintönig wirkt
und uns keinen wirklich neuen Beckmann präsentiert, zeigt sie
doch  einen  bedeutenden  Ausschnitt  und  liefert  wichtige
Interpretationsansätze für sein Gesamtwerk.



Max  Beckmann:
„Apachentanz“,  1938.
Kunsthalle  Bremen  –  Der
Kunstverein  in  Bremen
(Foto: Lars Lohrisch / ©
VG Bild-Kunst, Bonn 2018)

Eventkultur durch SAP-Millionen

Seit das von SAP-Software-Multimillionär und Kunstmäzen Hasso
Plattner gegründete und finanzierte Museum Barberini vor einem
Jahr  seine  Pforten  öffnete,  ist  auch  Potsdam  ein  Ort  der
Eventkultur.  Ob  Plattner  im  prachtvoll  wieder  aufgebauten
Barock-Palais  seine  eigene  Sammlung  der  französischen
Impressionisten („Die Kunst der Landschaft“) präsentiert, der
vernachlässigten DDR-Kunst eine Plattform gibt („Hinter der
Maske“)  oder  mit  Hopper  und  Rothko  „Amerikas  Weg  in  die
Moderne“  weiträumig  abschreitet:  Immer  erweisen  sich  die
Ausstellungen  als  Publikumsmagneten,  müssen  die  Besucher
manchmal  viel  Wartezeit  mitbringen,  um  die  zwar  nicht
besonders  innovativen  oder  gewagten,  gleichwohl  schön
arrangierten und auf den künstlerischen Mainstream zielenden
Ausstellungen genießen zu können. Das gilt natürlich auch für
das  „Welttheater“  des  Max  Beckmann.  Der  Andrang  ist
beträchtlich.
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Die mythologischen Irrfahrten des Klaus Fußmann

Wer etwas mehr Ruhe beim Betrachten von Bilder mag, dem sei
die parallel zu Beckmann im Barberini gezeigte Schau „Menschen
und  Landschaften“  ans  Herz  gelegt.  Sie  gratuliert  Klaus
Fußmann zum 80. Geburtstag und gibt mit 39 Gemälden einen
schönen Einblick in sein zwar umfangreiches, aber eher selten
gezeigtes Schaffen. Aus seinem kargen Atelier schaut er in die
Ferne  und  sieht  seltsam  unförmige  Gestalten:  ein  moderner
Ikarus fällt brennend vom Himmel, ein düsterer Bauer gräbt
sich durch den fetten Acker. Die oft großflächigen, manchmal
auch  mit  wulstigen,  fast  schleimigen  Farbhügeln  versehenen
Bilder gleichen märchenhaften Zeitsprüngen und mythologischen
Irrfahrten.  Außen  und  Innen  verbinden  sich  zu  einem
durchlässigen  Raum  in  einer  rätselhaften  Landschaf.  Der
Mensch: ganz nah und doch so fern.

„Max  Beckmann.  Welttheater“.  Bis  10.  Juni  2018  im  Museum
Barberini, Humboldtstraße 5-6, 14467 Potsdam. Geöffnet Mo &
Mi-So: 10-19 Uhr, Di geschlossen. Eintritt: 14 Euro, ermäßigt
10  Euro,  Kinder  und  Jugendliche  unter  18  frei.  Online-
Zeitfenster-Tickets unter www.museum-barberini.com. Katalog im
Prestel Verlag (Museumsshop 30 Euro, Buchhandel 39,90 Euro).

Ebenfalls im Museum Barberini: „Klaus Fußmann: Menschen und
Landschaften“.  39  Gemälde,  bis  3.  Juni.  Künstlerbuch  zur
Ausstellung in der Edition Peerlings, 20 Euro.


