
Wenn Monteverdi auf persische
Mystik  trifft:  Musikschule
Bochum feiert die kulturelle
Vielfalt
geschrieben von Anke Demirsoy | 26. September 2024

Drei  Mitglieder  vom  Ensemble  Barbad:  die  Sängerin  Maryam
Akhondy  (links),  Sara  Hasti  (persische  Kniegeige)  und  Ali
Salami (persische Langhalslaute). (Foto: Bernd G. Schmitz)

Es  gehört  zum  Leitbild  der  Musikschule  Bochum,  allen
Altersgruppen und allen Einwohnern mit internationalen Wurzeln
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offen  zu  stehen.  Zu  ihnen  zählt  der  1937  in  Karatschi
(Pakistan) geborene Pervez Mirza, der mehr als 30 Jahre lang
Klavier und Musiktheorie an der Musikschule unterrichtet hat.
Er organisierte jetzt ein Konzert im Museum Bochum, das so
unverbindlich bunt ausfiel, dass es gut zu einer Kasseler
„documenta“ gepasst hätte.

Experimentelle  Klänge  und  Videotheater  tragen  zu  diesem
Eindruck  bei,  denn  Mirzas  eigene  Kompositionen,  die  das
Programm wie ein roter Faden durchziehen, spielen häufig mit
solchen Elementen. Exemplarisch dafür steht seine Komposition
„Der Fremde bin ich selbst“, geschrieben für Sprecher, Video
und elektronische Klänge. Während Schauspieler Dirk Pattberg
einen Monolog über Nähe und Entfremdung hält, taucht auf einer
Leinwand neben ihm ein Video-Doppelgänger auf, der seinen Text
allmählich  übernimmt  und  den  lebenden  Menschen  schließlich
komplett überblendet. Akustisch verfremdet, wird der Text zu
einer Klangcollage, so unverständlich und seltsam, als sei es
eine Botschaft von einem anderen Planeten.

Als „typisches Beispiel Mirza’schen Schaffens“ kündigt Rainer
Maria Klaas dieses Werk an. Der vielseitige Pianist, der das
Konzert  mit  einigen  „Kinderszenen“  von  Robert  Schumann
eröffnet und diesen jeweils ein zeitgenössisches Gegenstück
von Pervez Mirza gegenüberstellt, führt als kundiger Moderator
durch den Abend. Das ist ein Glücksfall, weil das Programm
leicht zu einer etwas ungeordneten Rumpelkammer der Stile und
Epochen  hätte  werden  können,  gewissermaßen  zu  einem
Sammelsurium  zwischen  Monteverdi  und  Mirza.



Die  Kölner
Vokalsolisten,  hier
in  der  Trinitatis
Kirche  Köln.  (Foto:
Christoph Papsch)

Für Renaissance-Gesänge von Claudio Monteverdi machen sich die
Kölner Vokalsolisten stark. Die sechs Sängerinnen und Sänger
müssen in „Anima mia perdona“ aus dem Jahr 1603 erst einige
Intonationsprobleme überwinden, zeigen in „Anrede“ von Pervez
Mirza  aber  eindrucksvoll,  warum  sie  mit  dem  Preis  der
Deutschen  Schallplattenkritik  ausgezeichnet  wurden.  Mit
Stimmgabeln  ausgerüstet,  halten  sie  lange  Töne  trotz
disharmonischer Reibungen mühelos durch. Auf diese Weise laden
sie den Text des gleichnamigen Gedichts von Ernst Stadler mit
großer Suggestivität auf. In Monteverdis „Volgea l’anima mia“
findet das Sextett dann zu einem dichten, reinen Gesamtklang.

Deutlich  in  Mauricio  Kagels  Tradition,  Musikaufführungen
möglichst theatralisch zu gestalten, steht das Stück „Le corps
à  corps“  (frei  übersetzt:  Nahkampf)  von  Georges  Aperghis.
Dieses  Solo  für  einen  Schlagzeuger,  das  der  Grieche  1978
schrieb, verlangt Michael Pattmann höchste Konzentration ab.
Es  ist,  als  würde  er  ein  Wettrennen  mit  sich  selbst
veranstalten:  In  einem  irren  Schnell-Französisch,  manchmal
auch im lautmalerischen Scat, versucht er rasende Trommel-
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Rhythmen mittels der Sprache zu überholen. Pattmann meistert
das virtuos, durchaus auch mit einem Sinn für Komik, der das
Publikum zum Kichern bringt. Aperghis Stück wirkt indes auch
anstrengend, weil der Komponist sich schwer damit tut, einen
Schlusspunkt zu setzen.

Auszug aus der Partitur des
Klavierstücks  „Reminesque“
von  Pervez  Mirza  (Foto:
Pervez  Mirza)

Weltläufigkeit und Farbe gewinnt der Konzertabend durch das
iranische  Ensemble  Barbad,  benannt  nach  einem  persischen
Musiker aus dem 7. Jahrhundert christlicher Zeitrechnung. Das
1989  von  der  Sängerin  Maryam  Akhondy  in  Köln  gegründete
Orchester tritt in unterschiedlichen Besetzungen bei Konzerten
und Festivals in vielen Ländern Europas auf. Exotisch klingen
die  persischen  Instrumente  für  Ohren,  die  an  europäische
Klassik gewohnt sind: das Näseln der Kniegeige (Kamanche), das
schillernde Sirren der Langhalslaute (Tar), die vielen dumpfen
und scharfen Rhythmen, die auf der Becher- und Rahmentrommel
produziert werden.

Indessen steht diese Musik der europäischen Klassik nicht an
feierlichem  Ernst  und  Bedeutungstiefe  nach.  Das  Ensemble
Barbad  macht  diese  mystische  Ebene  sofort  spürbar.
Selbstvergessen  singt  Maryam  Akhondy  Lieder  zu  Texten
persischer  Dichter.  Sie  verziert  melodische  Linien  mit
Ornamenten,  bis  sie  hypnotische  Kraft  entwickeln.  Zuweilen
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bewegt  sie  sich  an  der  Grenze  zu  einem  expressiven
Stimmumschlag, der an das Jodeln erinnert. Sara Hasti lässt
die  Kniegeige  dazu  sehnsuchtsvoll  näseln,  greift  manche
melodische Wendung wie ein Echo auf. Ali Salami streut auf der
Langhalslaute das eine oder andere fingerfertige Solo ein.

Alle ernten großen Applaus. Der steigert sich zu Jubel, als
Syavash Rastani zum großen Solo auf der Rahmentrommel (Daf)
ansetzt.  Was  der  Künstler  mit  flinken  Fingern  aus  diesem
scheinbar einfachen Instrument holt, ist so vielfältig, dass
es  auch  für  drei  oder  vier  verschiedene  Schlaginstrumente
reichen dürfte. Von einem sanften Scharren ausgehend, mit den
Fingernägeln auf der Membran des Instruments erzeugt, steigert
er  sich  in  eine  Rhythmik  hinein,  die  so  lange  an  Tempo
zunimmt, bis die Trommel zwischen seinen Händen zu fliegen
beginnt. Ein rasantes, mitreißendes Erlebnis.

(Weitere Veranstaltungen: www.musikschule-bochum.de/termine)

Bochumer  Ausstellung  über
Polens  „Wilden  Westen“:  Als
in  Wroclaw  die  Kultur
aufblühte
geschrieben von Bernd Berke | 26. September 2024
Wroclaw  (früher  Breslau)  hat  einen  historischen  Wandel
sondergleichen hinter sich. Die einst deutsche Stadt mit bis
zu  1  Million  Einwohnern  wurde  nach  dem  Ende  des  Zweiten
Weltkriegs polnisch. Die Deutschen wurden vertrieben, Polen
aus anderen Teilen des Landes sollten statt dessen in der
zerstörten Stadt „heimisch“ werden. Doch wie sollte das ohne
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weiteres möglich sein? Mit einer bloßen Umsiedlung und einem
Austausch der Bevölkerung war es ja nicht getan.

Um Identifizierung – gleichsam aus dem Nichts – zu stiften,
sorgte  Polens  kommunistische  Regierung  ganz  gezielt  dafür,
dass sich in Wroclaw nicht zuletzt Künstler aller Sparten
ansiedelten. Tatsächlich blühten die Künste gerade an diesem
Ort seit Mitte der 1960er Jahre so auf wie an keiner anderen
Stelle des Landes.

Nach  Art  von  Andy  Warhol:
Natalia  LL  „Consumer  Art“
(1972),  Schwarzweiß-
Fotografien.  (©  Collection
of  the  Lower  Silesian
Society  for  the
Encouragement  of  the  Fine
Arts  –  Foto:  Matgorzata
Kujda)

In Wroclaw durfte und konnte sich – trotz eines diktatorischen
Regimes – das kulturelle Leben ungleich freier entfalten als
etwa in Warschau oder Krakau. Und siehe da: Es wurden nicht
nur ein paar kleine Freiräume in der Diktatur ausgelotet, das
Zwangssystem  wurde  vielmehr  beherzt  überschritten.  Alsbald
konnte man die kreativen Hervorbringungen in Wroclaw kaum noch
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von  den  wesentlichen  Strömungen  der  westlichen  Welt
unterscheiden.

Eine  Ausstellung  im  Museum  Bochum,  das  in  den  letzten
Jahrzehnten immer mal wieder polnische Kunst präsentiert hat,
dokumentiert  und  illustriert  nun  einige  Aspekte  dieser
erstaunlichen Vorgänge. Der Titel der Schau lautet „Wilder
Westen“,  er  spielt  an  auf  die  herrlich  „wildwüchsige“
Entwicklung der Kultur in einer Stadt, die eben im polnischen
Westen  liegt.  Es  geht  hierbei  nicht  so  sehr  um  einzelne
Künstler, sondern vorwiegend um die Zeitstimmung.

Krzysztof Zarebski:
„Autohemo“,
Farbfoto.  (©
Sammlung  Galeria
Bielska BWA – Foto
mit  freundlicher
Genehmigung  von
Leszek  Fudusiewicz
und  der  Galerie
Monopol)

Wie  gut,  dass  in  Wroclaw  das  Bewusstsein  für  die  eigene
Avantgarde der 60er bis 80er Jahre wachgehalten wird. Beredt
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und  geradezu  entflammt  weiß  Dorota  Monkiewicz,
Gründungsdirektorin des seit 2011 bestehenden Zeitgenössischen
Museums Wroclaw, aus jenen Blütezeiten zu berichten. Aus ihrem
Hause stammt die überwiegende Zahl der rund 500 Exponate, die
nun in Bochum gezeigt werden. Sie selbst fungiert als leitende
„Kommissarin“ der Ausstellung, gleich sieben Kuratoren haben
zudem  ihre  Spezialkenntnisse  eingebracht.  Der  ausführliche
Katalog dürfte auch bei einem etwaigen Besuch in Wroclaw gute
Dienste als Kulturführer leisten.

Vor allem anhand zahlreicher Fotografien und Videos spürt man
nun in Bochum den Geist des Aufbruchs, der damals geherrscht
haben  muss.  Wenn  nicht  hie  und  da  polnische  Schriftzüge
auftauchten, fiele es schwer, eine Ortsbestimmung vorzunehmen.
Gar manches könnte sich ebenso gut in Düsseldorf, Köln oder
London abgespielt haben.

Man  befand  sich  in  Wroclaw  durchaus  auf  der  Höhe  des
internationalen  Zeitgeistes.  Nicht  alle  künstlerischen
Arbeiten in Bochum lösen diesen Anspruch ein, doch gibt es
etliche Belege für das lebendige, inspirierende Klima, das
nicht nur Künstler, sondern auch Theaterleute, Filmemacher und
Musiker in die Stadt lockte. Und auch die Auseinandersetzung
mit Architektur war eine gehörige Triebkraft.

Da  entfalteten  sich  –  beispielsweise  –  Konkrete  Poesie,
feministische  Kunstansätze,  Konzeptkunst,  Videokunst,
Happening  und  Performance,  ja,  eigentlich  alle
avantgardistischen Richtungen. Von Vorgaben oder Gängelung ist
nichts zu bemerken. Freilich: Anders als im Westen, gab es
keine  (bürgerlichen)  Kunstsammler,  also  richteten  sich
Künstler  aller  Sparten  oftmals  direkt  an  die  breitere
Öffentlichkeit.  Was  ja  gewiss  kein  Fehler  ist.



Vitales  öffentliches
Interesse: „Les Comediants“.
Aufnahme  vom  6.
Internationalen  Treffen  der
Theater  und  der  Offenen
Kunst, Wroclaw, 1978. (Foto:
Bronislaw
Szubzda/Staatsarchiv
Wroclaw)

Die Gattungsgrenzen, zumal zwischen Kunst und Theater (auch
der große Theatermacher Jerzy Grotowski wirkte in Wroclaw),
wurden  offenbar  mit  Verve  überwunden.  So  ansteckend  kann
Kultur  sein,  wenn  die  Zeit  gekommen  ist:  Faszinierende
Fotografien zeugen von leuchtenden Momenten, zeugen von einer
grundsätzlichen  Offenheit,  die  anscheinend  alle
Bevölkerungsschichten und Altersgruppen erfasst hat. Es muss –
wider allen grauen Alltag – eine Lust gewesen sein…

Es waltete wohl ein Genius loci. Die Künste waren seinerzeit
Vorboten und Statthalter einer Freiheit, die sich in ganz
Polen und anderen Ländern des europäischen Ostens erst mit dem
Fall  des  „Eisernen  Vorhangs“  auch  politisch  manifestieren
konnte.

Schon damals, so möchte man meinen, hätte es Wroclaw verdient
gehabt, Europäische Kulturhaupstadt zu sein, doch da gab es
diese Ehrung noch nicht – erst recht nicht für osteuropäische
Städte. 2016 aber trägt Wroclaw (gemeinsam mit dem spanischen
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San Sebastian) den Titel. Mithin vermittelt Bochum auch in
dieser Hinsicht erhellende Rückblicke.

Viele Impulse wurden erstickt, als Ministerpräsident Jaruzeski
1981 in Polen das Kriegsrecht verhängte. Von den harschen
Restriktionen waren auch die Künstler in Wroclaw betroffen.

Bekanntlich  gibt  es  in  Polen  neuerdings  wieder  ein
gesellschaftliches  Rollback,  das  die  Künste  einzuschränken
droht.  Auch  gegen  solche  fatalen  Tendenzen  bezieht  diese
Ausstellung  unversehens  Position.  Als  sie  geplant  wurde,
wusste  man  noch  nicht,  wie  dringlich  das  sein  würde.
Ausstellungs-Kommissarin Dorota Monkiewicz möchte auf diesen
Zusammenhang nicht explizit eingehen. Sie findet allerdings,
dass Wroclaw im Vergleich zu früher wohlhabend geworden sei –
und damit auch etwas langweiliger.

„The Wild West – Wilder Westen. Die Geschichte der Avantgarde
in Wroclaw“. 5. März (Eröffnung um 17 Uhr) bis 8. Mai 2016.
Museum Bochum, Kortumstraße 147. Öffnungszeiten: Di-So 10-17,
Mi  10-20  Uhr.  Katalog  25  €.  Eintritt  5  €  (jeden  ersten
Mittwoch  im  Monat  frei).  Weitere  Infos:
www.kunstmuseumbochum.de

Die  Ausstellung  wurde  zuvor  schon  in  Warschau  und  Kosice
(Slowakei)  gezeigt.  Nach  Bochum  folgen  noch  die  Stationen
Zagreb und Budapest.

Der große, gültige Augenblick
–  Fotoporträts  von  Anton
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Corbijn in Bochum
geschrieben von Bernd Berke | 26. September 2024

Der  Fotograf  Anton  Corbijn
in der Bochumer Ausstellung
–  zwischen  seinen  Porträts
von Ai Wei Wei (links) und
Damien Hirst. (Foto: © Lutz
Leitmann/Presseamt der Stadt
Bochum)

Fotos der weltweiten Prominenz sehen oft genug wie Klischees
oder  gar  wie  leblose  Charaktermasken  aus,  sie  bestätigen
vielfach das eh schon verfestigte Image. Nicht so bei Anton
Corbijn.

Der  mittlerweile  58jährige  Niederländer,  stets  rastlos
unterwegs,  weil  seine  phänomenalen  Fähigkeiten  auf  allen
Kontinenten gefragt sind, bringt es zuwege, dass wir Gesichter
von  Popstars,  berühmten  Künstlern  und  sonstiger  Prominenz
(Spektrum von Mandela bis Kate Moss) auf einmal ganz anders
und wie neu sehen. Ganz so, als kämen sie jetzt, in diesem
Moment der Aufnahme und des Betrachtens, wahrhaft zu sich.
Davon  kann  man  sich  bis  zum  27.  Juli  in  der  Corbijn-
Ausstellung des Kunstmuseums Bochum überzeugen, die mit über
40 großformatigen Bildern aufwartet.
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Anton Corbijn: Porträt des
Malers  Lucian  Freud
(Fotografie, London 2008 – ©
Anton Corbijn)

All  das  (sozusagen  selbstverständlich)  in  Schwarzweiß,
festgehalten  mit  einer  analogen  Hasselblad-Kamera,  nur  mit
vorhandenem Licht, ohne Stativ; also möglichst unverfälscht,
so weit dies irgend möglich ist.

Dieser seriöse ältere Herr mit dem Schnauzbart, das ist also
Paul McCartney, wie wir ihn wohl noch nie erblickt haben. Und
der 1996 abgelichtete Mann in Frauenkleidern, der keineswegs
lächerlich  wirkt,  heißt  Mick  Jagger.  Melancholische
Gesichtslandschaften  erzählen  vom  wechselhaften  Leben  eines
Johnny Cash, Tom Waits oder einer Patti Smith. Und schwingt
nicht auch eine vitale Essenz ihrer Musik in diesen Bildern
mit?

In einem Film über Corbijns Arbeit, der ebenfalls in dieser
Ausstellung zu sehen ist, sagt Herbert Grönemeyer, so mancher
Rockstar versuche hernach so zu werden, wie er auf Corbijns
Bildern wirkt. Wenn es sich so verhält, dann kann man wohl von
außerordentlicher  Prägekraft  reden.  Vielleicht  haben  solche
Fotos sogar indirekt Einfluss auf die Geschichte der populären
Musik genommen.
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Anton  Corbijn:  Porträt  der
britischen  Singer-
Songwriterin PJ Harvey („PJ
Harvey  –  New  Forest“  /  ©
Anton Corbijn)

Dabei  trumpft  Corbijn,  dessen  Laufbahn  einst  mit
eindrücklichen  Bildern  der  düster  umwölkten  Gruppe  „Joy
Division“  begonnen  hat,  keineswegs  willkürlich  auf.  Selbst
heftigere Gestik wirkt auf seinen Bildern nicht exaltiert,
sondern als notwendiger Ausdruck. Die bloße Pose lässt er
schon  gar  nicht  durchgehen,  allenfalls  greift  er  etwaige
Versteckwünsche just spielerisch auf, so etwas bei Jeff Koons,
der sich hinter einer etwas albernen Maske verbergen darf und
daher umso kenntlicher zu werden scheint. Ähnliches gilt für
den  mindestens  ebenso  millionenschwer  gehandelten  Künstler
Damien Hirst, der seinen weiß gepuderten Kopf gleichsam als
Totenschädel herzeigt – ungefähr nach dem vielsagenden Motto
„Nicht ohne mein Markenzeichen“. Gerhard Richters markanter
Kopf ist derweil nur von hinten zu sehen – dies gemahnt an
allerletzte  Bilder  in  filmischen  Nachrufen,  wenn  jemand
buchstäblich  von  hinnen  geht.  Da  hebt  gewiss  schon  der
Nachruhm an, den auch der (2011 verstorbene) Maler Lucian
Freud in seinen nahezu jenseitigen Blick gefasst zu haben
schien, als Corbijn ihn im Profil porträtierte.
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Sehr diesseitig, frontal und kolossal schaut einen hingegen
der chinesische Künstler und unbeugsame Dissident Ai Wei Wei
an. Er scheint vor Physis und Widerstandskraft zu strotzen.

Gänzlich anders gelagerter Fall: Den inzwischen des Dopings
überführten und aller großen Titel ledigen US-Radprofi Lance
Armstrong zeigt Corbijn bereits anno 2004 im bis zum Halse
stehenden Wasser, als würde der Sportler gleich ertrinken.
Darf  man  hier  von  Vision  sprechen?  Hat  Corbijn  etwa  vage
Anzeichen eines Niedergangs vorausgesehen? Wer weiß.

Ganz offenkundig gelingt es Anton Corbijn jedenfalls immer
wieder,  während  der  Porträt-Treffen  Atmosphären  und
Situationen  zu  schaffen,  in  denen  vordergründige
Zufälligkeiten  abgestreift  werden  und  etwas  Wesentliches,
Charakteristisches  hervortritt,  das  eben  auch  in  den
Fotografien aufscheint. Auf diese Weise wirken nicht wenige
Rock- und Kunststars wie Wahrzeichen ihrer selbst, gesehen im
bezeichnenden, gültigen Augenblick. Fühlbar wird so etwas wie
der  essentielle  „Stoff  des  Lebens“,  der  sich  auf  je  ganz
eigene Weise in Gesichter und Gesten eingezeichnet hat.

Nicht nur die Abgebildeten sehen aus, als wären sie nun ganz
bei  sich,  auch  der  Fotograf  bleibt  in  seiner  speziellen
Sehweise immerzu präsent. Es ist, als wäre alles auf einmal
da, alles zugleich. So sehen große und haltbare Momente aus.

Anton  Corbijn  –  Inwards  and  Onwards.  Fotoportäts.  Museum
Bochum, Kortumstraße 147 (Tel.: 0234/910-42 30). Noch bis 28.
Juli. Di-So 10-17, Mi 10-20 Uhr. Katalogheft 12,50 Euro.

(Ebenfalls jetzt im Bochumer Museum: die Ausstellung des aus
Israel stammenden Micha Laury).

http://www.revierpassagen.de/18587/korper-dinge-und-raume-neu-vermessen-zeichnungen-von-micha-laury-in-bochum/20130628_2217


Körper,  Dinge,  Räume  neu
vermessen  –  Zeichnungen  von
Micha Laury in Bochum
geschrieben von Bernd Berke | 26. September 2024
Es ist, als würden alle Räume neu vermessen, alle Körper und
Gegenstände von Grund auf neu erkundet, noch einmal erfunden,
anders  zusammengesetzt.  Ein  zweiter  Schöpfungsakt  aus  dem
Geiste und mit den Kräften der Kunst.

Micha  Laury:  „Holding  my
Brain“  (1969).  (©  Micha
Laury/Museum  Bochum)

Der aus Israel stammende, seit 1976 in Paris lebende Künstler
Micha Laury, vereint in seinem Werk unvordenkliche Uranfänge
mit weit ausgreifender Zukunftsschau. Bochums Museumdirektor
Hans Günter Golinski, dessen Haus Micha Laury nun die erste
deutsche  Einzelausstellung  ausrichtet,  fühlt  sich  dabei
gelegentlich  gar  an  die  Universalgelehrten  der  Renaissance
erinnert, etwa an Leonardo da Vinci und Albrecht Dürer. Doch
es gibt natürlich auch ästhetische Anknüpfungsstränge in der
neueren Kunst, so bei Duchamp, Beuys oder Jasper Johns.

Unter der Enge im Kibbuz gelitten
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Laury (Jahrgang 1946) ist in einem Kibbuz aufgewachsen, in
denkbar  elementaren,  einfachen  und  notgedrungen  ärmlichen
Verhältnissen, auch in einer gewissen Enge. Der junge Mann
verlangte  mehr  vom  Leben  und  ahnte,  dass  Kunst  Auswege
eröffnen könnte. Er durfte eine Kunstschule besuchen. Doch man
ließ ihn dort wochenlang biedere Blumenvasen abmalen, also
rebellierte er – und wurde hinausgeworfen.

„Fuck the art“ nennt er 1967 ein zorniges, doch auch mit
Ironie getränktes Bild, auf dem die Finger ziemlich unsanft
durchs Halteloch der (wohl überflüssigen) Palette stoßen. Das
bloße Abbild muss überwunden werden, die Dinge muss man aus
ihren gewohnten Zusammenhängen heraus reißen, damit man sie
neu denken kann. Ein umfassender Ansatz.

Micha Laury: „Fuck the Art“
(Study  for  Plaster  Cast),
1967. (© Micha Laury/Museum
Bochum)

Sein erstes Atelier hatte Laury in einem unterirdischen Bunker
– eine Zelle, die ihn ganz auf sich selbst und die wenigen
Gegenstände  aus  der  unmittelbaren  Umgebung  verwiesen  hat.
Käfig- und Gefängnisbilder scheinen das Trauma immer wieder zu
umkreisen. Und so wirken seine frühen Arbeiten (bezeichnender
Titel  „Ich  weiß  nicht,  was  ich  tun  soll“)  zuweilen
ausgesprochen  klaustrophobisch,  selbstbezüglich,  ja  beinahe
autistisch.
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Wenn der Mund am Finger saugt

Da werden mit zahlreichen Studien etwa Zunge, Finger und Ohren
jeweils für sich in ihren grundlegenden Funktionen bildnerisch
erforscht. Was geschieht genau, wenn ein Finger sich in den
Mund senkt und daran gesaugt wird? Wie ist es, wenn eine Zunge
von innen an die Wange stößt? Und weiter, schon (wie etliche
andere Motive) schmerzlich an Gewalt und Folter gemahnend: Wie
sieht es aus, wenn ein Kopf vor die Wand schlägt? Was wird aus
Armen  und  Beinen,  wenn  sie  sich  verselbständigen  oder  zu
Prothesen werden? Makaber auch eine Kochanleitung, bei der
Spiegelei und Hirn zusammen in einer Pfanne schmoren. Dieser
Künstler erspart sich und dem Betrachter nichts. Er führt eine
Art Tagebuch, das ihn immer weiter und weiter ins Unbekannte
geleitet; auch ins abgründig Böse.

Micha  Laury:  „Two  Figures
(Sandwich)“.  (©  Micha
Laury/Museum  Bochum)

Apropos Hirn. Schon sehr bald, auf einer Zeichnung von 1970,
deutet sich diese bleibende Passion an. Da halten zwei Hände
eine  rohe  Gehirnmasse.  Auf  anderen  Bildern  sieht  man
Gehirnströme, die sich aus den Köpfen nach draußen ergießen
oder  Wolken,  die  gleichsam  ausgehaucht  werden.  Der  als
Fallschirmspringer im Krieg schwer am Kopf verletzte Laury ist
bis heute geradezu besessen vom Hirnthema, das er freilich im
Lauf der Zeit aus der Leidensdarstellung herausgeführt und im
schier  unstillbaren  Erkenntnisdrang  produktiv  gewendet  hat.
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Zunehmend  hat  er  sich  in  den  letzten  Jahren  mit  weltweit
führenden  Hirn-  und  Zukunftsforschern  vernetzt.  Gemeinsame
Langzeit-Projekte und Symposien sind auf dem Weg.

Botschaft der Todesangst

Für  eine  Serie  von  Anti-Heldenbildern  wollte  Laury  einen
Freund dazu bewegen, mit einer Militärmaschine Botschaften von
Todesangst  an  den  Himmel  zu  schreiben.  Der
Luftwaffenkommandant  hatte  etwas  dagegen.  So  blieb  es  bei
Zeichnungen, die den ungeheuerlichen Vorgang imaginieren. Die
Draufsicht-Perspektive  des  Fallschirmspringers  erzeugt
übrigens  ein  ums  andere  Mal  „abstrakte“  Formen.  Auch  auf
solche Weise können sich Bildmuster verwandeln.

Micha Laury: „Shadow“
(1969).  (©  Micha
Laury/Museum Bochum)

Laury befasst sich mit Skulptur, Objekten, Installation und
Performance, er untersucht also Räume und deren Koordinaten.
Bochum  hat  sich  für  die  vergleichsweise  zurückgenommenen
Arbeiten auf Papier entschieden. Es ist mithin eine intimere,
nahezu kammermusikalische Ausstellung geworden, deren rund 120
Blättern  vielfach  etwas  Unvollendetes,  Skizzenhaftes  eigen
ist. Zeichnungen sind bekanntlich näher an der ursprünglichen
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Idee, erst recht gilt dies für Laurys Expeditionen in die
Terra incognita.

Jenseits des heutigen Menschenbildes

Die Ausstellung endet mit Zukunftsvisionen. Laury sieht eine
völlig beispiellose Ära der posthumanen Wesen heraufdämmern,
die  die  Begrenzungen  des  menschlichen  Leibes  und  des
bisherigen  Intellekts  bei  weitem  überschreiten  werden.  Er
führt  uns  Elemente  und  Erscheinungsformen  dieser
Transformation  vor  Augen.  Da  tun  sich  überall  ungeahnte
Kraftfelder auf, es herrscht ein allseits frei fluktuierender
Austausch  zwischen  Hirnen  und  Maschinen,  Telekinese  und
Teleportation sind selbstverständlich.

Solche Zustände seien schon in dreißig bis fünfzig Jahren zu
erwarten, sagt Laury. Moralfragen stellt er zunächst einmal
nicht. „Wir haben ohnehin keine Wahl. Das alles wird kommen.“
Und das allerletzte Bild? Es zeigt, wie unendliche Schwärze
das ganze Universum aufsaugt….

Micha Laury: „Human Mind Body Space“. Arbeiten auf Papier.
Kunstmuseum Bochum, Kortumstraße 147. Vom 29 Juni bis zum 11.
August. Geöffnet Di-So 10-17 Uhr, Mi 10-20 Uhr. Katalog 25
Euro.

P.S.: Während der Ausstellungseröffnung (29. Juni, 17 Uhr)
wird ein Freundschaftsvertrag des Bochumer Museums mit dem
israelischen Museum of Art in Ein Harod unterzeichnet, einem
bereits  1938  begründeten  Außenposten  der  internationalen
Kunstszene. Bochums Museumleiter Hans Günter Golinski findet
es derweil höchst bedenklich und fatal, dass in Europa manche
Kräfte aus politischen Gründen auf einen Boykott israelischer
Kunst dringen…

Über das Museum in Ein Harod kam auch der Kontakt zu Micha
Laury  zustande.  Bei  dieser  Ausstellung  kooperiert  Bochum
außerdem mit den Museen in St. Etienne (Frankreich) und Goch
(Niederrhein).



P.P.S.:  Im  Bochumer  Museum  ist  derzeit  (bis  28.  Juli)
ebenfalls  eine  Schau  des  –  vor  allem  durch  Porträts  von
Rockgrößen – berühmten Fotografen Anton Corbijn zu sehen. Dazu
demnächst noch ein paar Worte an dieser Stelle.

Kultur im Revier: Jetzt geht
es ans Eingemachte
geschrieben von Bernd Berke | 26. September 2024
Man muss diese Nachrichten nur sammeln und bündeln, um die
Zeichen der Zeit zu erkennen: Ganz offenkundig geht es in
Sachen Ruhrgebiets-Kultur ans Eingemachte.

Die Schamfrist nach dem Kulturhauptstadt-Jahr 2010 ist längst
vorüber. Schon damals haben manche prophezeit, dass „danach“
die Sense kreisen werde.

Vor einigen Wochen hieß es, das Museum Bochum werde mutmaßlich
im  Jahr  2022  geschlossen.  Komplett.  Unwiederbringlich.
Unglaublich.  Dieses  Menetekel  sorgte  immerhin  für
vernehmlichen  Aufruhr,  vor  allem  im  Kreise  der  übrigen
Kunstmuseen des Reviers.

Schon allein die Frage, was in einem solche Falle mit den
gesammelten Beständen geschehen soll, lässt einem nicht nur in
juristische  Abgründe  blicken.  Der  Image-Schaden  für  die
gesamte Region wäre kaum zu ermessen. Dabei war doch 2010
ausposaunt worden, man wolle sich mit Kultur gleichsam neu
erfinden.  Was  ist  davon  geblieben?  Vor  allem  diffuse
Erwartungen  an  eine  „Kreativwirtschaft“,  zu  der  alles  und
jedes und nichts gehört. Und der zwanghaft unbeirrbare Glaube
an „Leuchttürme“ wie das „Dortmunder U“, deren Folgekosten ins
Monströse zu wachsen drohen.

https://www.revierpassagen.de/7562/7562/20120215_2108
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"Leuchtturm"  mit  immensen
Folgekosten:  Kulturzentrum
"Dortmunder U". (Foto: Bernd
Berke)

Durch Sparmaßnahmen gefährdet ist derweil auch das Mülheimer
Museum Alte Post. In Hagen wird unterdessen allen Ernstes
erwogen, ein Gemälde von Ferdinand Hodler zu veräußern, um den
Haushalt  zu  sanieren,  ach  was:  um  dem  maroden  Etat  ein
winziges Pflästerchen aufzukleben. Allerorten kann man leicht
ausrechnen,  dass  selbst  radikaler  Kulturabbau  im
Gesamthaushalt kaum als wesentliche Ersparnis spürbar wäre.

Ein weiteres Phänomen ist aus etlichen Spardebatten sattsam
bekannt:  Zunächst  wird  die  ganz  große  Keule  geschwungen
(völlige Schließung etc.), damit die Betroffenen hernach eine
heftige  Budgetkürzung  fast  schon  als  Wohltat  und  Rettung
begrüßen.

Öffentliche Zuschüsse für Kultur gelten leider immer noch als
„freiwillige Aufgaben“ und werden – so hat es den Anschein –
oftmals von oben herab gnädig gewährt. Üblicher Begleitumstand
ist das Geschrei derer, die Kindergärten, Schwimmbäder und die
Verfüllung  von  Schlaglöchern  gegen  kulturelle  Belange
ausspielen.

Alles nur Alarmismus, gegenstandslose Kahlschlag-Ängste? Wohl
kaum!

Allein heute sind drei knappe Meldungen (!) erschienen, die in
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die gleiche Richtung weisen, nämlich abwärts.

1) Theater- und Konzert-Gastspiele im Wittener Saalbau stehen
samt und sonders auf der Streichliste, weil die Stadt sich
derzeit nicht in der Lage sieht, konkrete Förderzusagen zu
geben. Selbst die bundesweit renommierten Wittener Tage für
Neue Kammermusik wären vom befürchteten Kahlschlag betroffen.
Geld gibt’s, wenn überhaupt, nur kurzfristig, Veranstaltungen
müssen hingegen von langer Hand geplant werden.

2)  Das  vom  Westfälischen  Literaturbüro  (Unna)  organisierte
Krimifestival „Mord am Hellweg“ muss deutlich abspecken. Der
„schlankere“ Auftritt könnte die Werbewirksamkeit schmälern.

3) Unsanftes Erwachen aus der „Traumzeit“: Die Finanzierung
des gleichnamigen Duisburger Festivals ist nicht gesichert,
wahrscheinlich muss man zumindest einen Programmtag opfern.
Auch gibt es Gedankenspiele, künftig nur noch alle zwei Jahre
– im Wechsel mit dem „Akzente“-Festival – eine „Traumzeit“
auszurufen.

Um nur ein weiteres Beispiel zu nennen: Nicht auszuschließen,
dass demnächst beunruhigende Botschaften aus Schwerte kommen,
wo der Bestand der örtlichen Festivals (Kleinkunstwochen und
Welttheater der Straße) nach dem Ausscheiden des langjährigen
Kulturamtsleiters Herbert Hermes erstritten sein will. Aber
wir wollen das Übel nicht herbeireden, sondern im Gegenteil an
die  Stadt  appellieren,  hierbei  größte  Umsicht  walten  zu
lassen. Viel gibt es sonst nicht, was den Ruf dieser 50000-
Einwohner-Gemeinde hinaus trägt.



Museum  Bochum:  Anatol  und
seine Arbeitszeit
geschrieben von Bernd Berke | 26. September 2024

Anatol  neben
seinem  Bild
"Brief  einer
sterbenden
Lehrerin"
(Acryl  auf
Pressspan,
1996)

Anatols künstlerische Arbeiten zu sehen, das ist das Eine. Ihn
reden zu hören, das ist das Andere. Wobei natürlich eins mit
dem anderen zu tun hat. Eine Präsentation im Museum Bochum
legt  jetzt  Gewicht  auf  die  leibhaftige  Gegenwart  des
inzwischen 80-jährigen, staunenswert vitalen und nach wie vor
handfest  arbeitsamen  Künstlers,  der  für  so  genannte
„Ringgespräche“  im  Kreise  interessierter  Besucher  in  die
Revierstadt  kommt.  Er  verlegt  also  seine  „Arbeitszeit“
(Ausstellungstitel)  an  den  Ort,  wo  sonst  „nur“
Hinterlassenschaften  der  Künstler  anzutreffen  sind.

Das hört sich einigermaßen harmlos an, kann aber im Falle
Anatols  geradezu  durchtrieben  sein,  jedenfalls  geistig
ungemein  produktiv.  Jeweils  zwei  Stunden  dauern  die
inspirierenden  Runden.  Wer  den  einstigen  Beuys-Weggefährten
einmal erlebt hat, zweifelt keinen Augenblick daran, dass er
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diese Zeitspanne ebenso mühelos wie unterhaltsam überbrückt.
Fast schon meditative Qualitäten gewinnt beim schier uferlosen
Erzählen  sein  rheinisch  grundierter  Singsang.  Solch  einer
hörbar lebenskundigen Stimme darf man sich anvertrauen, sie
trägt einen an andere, vielleicht ungeahnte Plätze.

Doch sollte man sich nicht nur aufs Treibenlassen in einem
langen  ruhigen  Sprachfluss  einrichten,  sondern  auch  auf
plötzlich aufblitzende Erkenntnisse. Gut möglich, dass man auf
einmal etwas genauer weiß, was die mit Leben und Tod verwobene
Kunst auf Erden kann und was nicht.

Man lausche.

Gar manche bezeichnende Anekdote hat dieser Künstler parat.
Manchmal verliert er sich freilich auch im Geflecht seiner
Sätze. Aus solcher Trance erwachend, zeigt er ein weises,
menschenfreundliches Lächeln. Gern untermalt er seine Berichte
gestisch,  nahezu  schauspielerisch.  Wie  einer  geht  und
aufsteht,  wie  einer  stockt  oder  stolpert,  das  wirft
Schlaglichter  aufs  Leben.

Doch weiter, weiter im Fluss: Eben noch hat Anatol prägnante
Passagen von Goethe oder Hildegard von Bingen zitiert. Nun
berichtet er unversehens vom Errichten einer Blockhütte. Oder
vom Bootsbau. Er weiß aus Erfahrung, wie man einen unsinkbaren
Einbaum  anfertigt.  Anno  1973  begab  sich  jene  spektakuläre
Kunstaktion  auf  dem  Rhein:  Joseph  Beuys  sollte  mit  dem
urtümlichen  Wasserfahrzeug  zurück  zur  Düsseldorfer
Kunstakademie geholt werden, aus der man ihn hinausgeworfen
hatte. Keine ganz ungefährliche Sache, zumal bei Hochwasser.
„Beuys war der einzige, der keine Schwimmweste trug“, erinnert
sich Anatol. Eine Heldenlegende? Ach, nicht doch! Nicht, wenn
einer so verschmitzt parliert.

Längst  hat  Anatol  den  Mittelpunkt  seines  Schaffens  zur
Museumsinsel Hombroich (Neuss) verlegt. Düsseldorf, so lässt
er  wissen,  habe  er  aus  gutem  Grund  den  Rücken  gekehrt:



„Schickimicki liegt mir nun einmal überhaupt nicht.“

Wer die verbleibenden Gesprächstermine mit Anatol (der sonst
vorwiegend bildhauerisch tätig ist) versäumt, kann sich in
Bochum  an  eine  kleine  Auswahl  seiner  Tafelbilder  halten.
Bildträger dieser neueren Arbeiten sind „ärmliche“ Materialien
wie Pressspan und Pappe.

Die auf den ersten Blick oft unscheinbaren Figurationen setzen
unter der Hand „Erscheinungen“ frei, eins entzündet sich am
anderen  und  glimmt  auf.  Eine  antike  Amazone  neben  einer
martialischen  Polizistin.  Michael  Jackson  beim  bizarren
Totentanz. Ein Kraftwerk, das ein Dorf überwölbt. Das mag sich
plakativ  anhören,  ist  es  aber  nicht.  Besonders  in  den
hauchzarten Aquarellen scheint alles dem allmählichen Verfall
preisgegeben. Vor der Vergänglichkeit muss schließlich auch
die Kunst ihre Segel streichen.

„Anatol – Arbeitszeit“ (Ausstellung bis 17. Juli), weitere
öffentliche „Ringgespräche“ mit dem Künstler am 9., 16. und
22. Juni, jeweils 10 bis 12 Uhr. Museum Bochum, Kortumstraße
147.

Weitere Infos:

http://www.bochum.de/kunstmuseum

Okkulte  Kunst:  Vision  und
Wahn
geschrieben von Bernd Berke | 26. September 2024
Mit spiritistischen Séancen und Tischerücken fing es oft an.
Bald folgte das manische Malen: Es entstanden dann Hunderte,
ja  Tausende  von  „medialen”  Bildern  –  angeblich  aus  dem
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Jenseits  diktiert  oder  von  höheren  Wesen  „befohlen”.  Das
Museum Bochum zeigt jetzt solch okkulte Kunst, deren Urheber
nicht selten in der Psychiatrie endeten.

Es ist keine Grusel-Schau. Aber es sind Grenzgänge zwischen
Vision und Wahn, die einen nicht kalt lassen. Beklemmend ist
vielfach die Zwanghaftigkeit, immer und immer wieder dieselben
Formen und Figuren auf Leinwand oder Papier zu bannen. Mal
sind  es  Ornamente,  mal  schier  endlose  Schriftzüge  oder
entseelt  starrende  Augen,  die  den  Betrachter  durchbohren.
Solche Botschaften rühren an die Ängste jedes Menschen.

Manchmal nah an
der Avantgarde

Es waren oft einfache Bäuerinnen oder Handwerker, die für
übersinnliche Einflüsterungen empfänglich waren, als „Medien”
oder Hellseher bekannt wurden und irgendwann dem Bilderwahn
verfielen. Gelegentlich war ein Schock (etwa der Tod naher
Angehöriger) der Auslöser. Doch es gibt viele verschiedene
Lebenswege in diese Außenbezirke der Kunst.

Das  Bochumer  Museum  fasst  auch  „Geisterfotografie”  in  den
Blick.  Da  tauchen  unversehens  schemenhafte,  lichtumflorte
Gestalten „aus dem Jenseits” neben den vermeintlich medial
begabten  (und  gepeinigten)  Menschen  auf.  Häufig  wurden  in
solchen  Fällen  Manipulation  beim  Entwickeln  der  Filme
nachgewiesen. Doch wer weiß schon felsenfest, ob es nicht doch
Erscheinungen gibt, von denen sich unsere Schulweisheit bisher
nichts träumen lässt?

Monströs  sind  mitunter  die  Dimensionen:  Rund  500  000
Zeichnungen hat die 59-jährige Berlinerin Vanda Vieira Schmidt
zu riesigen Säulen aufgeschichtet. Ihr erklärtes Ziel ist die
endgültige Rettung des Weltfriedens. Es ist ein unheimliches
Ankämpfen gegen diffuse Bedrohungen, die es ja gibt und die
sie vielleicht nur stärker spürt als gewöhnliche Menschen.

Gehören derlei Bilder ins Museum? Aber ja! Unbedingt. Haben



denn  nicht  auch  die  großen  Surrealisten  die  Trance,  den
unbewussten „Automatismus” beim Malen und Schreiben gepriesen?
Auch das war also (ob mit oder ohne Drogen) Inspiration, die
auf irrationale Weise „eingegeben” wurde. Gar nicht zu reden
vom Genie, das gemeinhin als „verrückt” gilt.

Von  der  anderen  Seite  her  besehen:  Einige  der  in  Bochum
gezeigten Werke sind verblüffend nah an den Avantgarden ihrer
jeweiligen  Zeit.  Die  Französin  Marguerite  Burnat-Provins
(1872-1952) bewegt sich auf den Höhen anerkannter Symbolisten
und Jugendstilmeister. Die Schwedin Hilma af Klint wagt den
Sprung in die Abstraktion ungefähr zur gleichen Zeit wie der
berühmte  Wassily  Kandinsky.  Und  die  textreichen
Schaukastenbilder  des  Amerikaners  Paul  Laffoley,  die  von
Kontakten  mit  Außerirdischen  und  phantastischen  Zeitreisen
künden, ähneln ausgeklügelten Schöpfungen der Konzeptkunst.

Auch  biographisch  gibt  es  Berührungspunkte:  Der  Surrealist
Antonin Artaud hat seinerzeit den selben Psychiater aufgesucht
wie der Franzose Raphael Lonné. Dessen Bilder wiederum kaufte
der Künstler Jean Dubuffet, der sich zu seinen wildwüchsigen
Werken (Stichwort „Art brut” = „rohe Kunst”) von Bildfindungen
so genannter „Geisteskranker” anregen ließ. Fließende Grenzen.

Doch  beim  wahnhaften  Malen  scheint  über  kurz  oder  lang
jegliche Art der ästhetischen Überprüfung zu schwinden. Die
Formen  mäandern  regellos  dahin  –  oder  sind  im  Gegenteil
zwanghaft  geordnet,  in  stets  gleichen  Wiederholungsmustern
angelegt.  Schein-Ordnungen,  die  sich  gegen  inneres  Chaos
stemmen.  Diese  Innenwelten  wuchern  zu  kompletten  Wahn-
Systemen. Wenn man in diese Gefilde auch nur ein paar Schritte
weit folgt, ist es schon schaurig genug.

„The  Message.  Kunst  und  Okkultismus”.  Museum  Bochum,
Kortumstr. 147. Bis 13. April. Di-So 10-17 Uhr. Eintritt 3 €.
Katalog 28 €.

____________________________________________________



AM RANDE

Zur Bochumer Schau gehört auch ein 1967 gedrehter Film. Der
Streifen handelt vom US-Liftboy Ted Serios (1918-2006), der in
den  1960er  Jahren  angeblich  seine  Gedanken  auf  Polaroid-
Sofortbilder bannen konnte. Unter Psychologen-Aufsicht kam das
Polaroid-Modell  95  zum  Einsatz  –  mit  Blitz,  Blende  3,
Entfernung auf „unendlich”. Vors Objektiv wurde ein Zylinder
gesetzt, um Gedanken zu „bündeln”. Mal tauchte auf den Fotos
ein schemenhafter „Neandertaler” auf, mal ein verschwommener
„Bus”. Am 15. Juni 1967 war Schluss mit dem (faulen?) Zauber.
Danach gelangen Serios keinerlei „Gedankenfotos” mehr. Schon
vorher  brauchte  er  gelegentlich  einige  Flaschen  Bier  als
Ansporn.

Die  „Neuen  Wilden“  von
Familie Berg
geschrieben von Bernd Berke | 26. September 2024
Bochum. So umfangreich haben die Sammler ihre eigenen Schätze
noch nie beisammen gesehen: Die Eheleute Christine und Hans
Berg  füllen  mit  Teilen  ihrer  beachtlichen  Kunst-Kollektion
jetzt alle Etagen des Bochumer Museums.

Die Bergs hatten früher in Herne ein Familien-Unternehmen, das
Röhren für Pipelines fabrizierte. In diesem Betrieb stellten
sie alsbald Kunst aus – was vor über 30 Jahren noch nicht gang
und  gäbe  war.  Als  die  Firma  im  Mannesmann-Konzern  (bzw.
„Europipe“)  aufging,  zogen  sie  sich  allmählich  aus  den
Tagesgeschäften zurück. Heute leben sie komfortabel in der
Schweiz (Luzern) und Italien.

Nicht so sehr mit kunsthistorischer Beratung haben sie ihre
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Sammlung  aufgebaut,  sondern  eher  spontan,  persönlichen
Vorlieben  folgend  –  und  fast  immer  einvernehmlich.
Spekulationen auf steigende Werte hätten dabei keine Rolle
gespielt,  versichert  Hans  Berg.  Er  nennt  einen  anderen
Beweggrund: „Ich habe eine Gegenwelt zur Wirtschaft gesucht.“
Eine Sphäre jenseits der Sachzwänge also.

Und tatsächlich: Nach den ersten Erwerbungen fingen die Bergs
bald Feuer und knüpften Kontakte zu Künstlern – vor allem zu
jenen,  die  in  den  frühen  80er  Jahren  im  Umkreis  der  so
genannten „Neuen Wilden“ die Szene beherrschten. Man irrte
irgendwo  in  zeitgeschichtlichen  Untiefen  zwischen  dem
bleiernen  deutschen  Terrorherbst  und  den  Vorboten  der
deutschen  Vereinigung  umher.  Die  Atmosphäre:  Etliche
Nachtseiten mit dem einen oder anderen (Neon)-Licht-schein.
Und viel Archaisches, das in die Gegenwart ragte.

Inzwischen ist es weitaus stiller um K. H. Hödicke, Helmut
Middendorf  oder  den  gebürtigen  Dortmunder  Norbert  Tadeusz
geworden,  so  dass  die  Bochumer  Präsentation  einer  Wieder-
Entdeckung  gleichkommt.  Besonders  eine  Raumfolge  mit
Großformaten beschert diesen Malern einen grandiosen Auftritt
–  mit  so  exquisiten  Bildern  wie  etwa  Hödickes  „Schrott“
(1976),  einem  geisterhaften  Trio  verrosteter  Automobile.
Middendorf  s  Berliner  „Großstadteingeborene“  (1980)  sind
geradezu vollgesogen mit dem Zeitgeist von damals. Tadeusz‘
wüste  Fleischbeschauen  (egal,  ob  beim  Metzger  oder  als
Frauenakt)  rücken  dem  Betrachter  immer  noch  verstörend
zuleibe.  Den  Kontakt  zu  Tadeusz  bekam  das  Sammlerehepaar
übrigens nach dessen Werkschau im Dortmunder Ostwall-Museum.

Auch Einzelstücke der klassischen Moderne (Nolde, Macke) und
der  informellen  Nachkriegskunst  (Emil  Schumacher,  Bernard
Schultze) finden sich in der Auswahl. Hans Berg: „Wir hätten
gern noch viel mehr gezeigt.“ Doch Bochums Museumschef Hans
Günter  Golinski  hat  ihn  davon  überzeugt,  dass  die
Ausstellungsräume  nicht  „überladen“  werden  dürften.  In  der
Tat: Auch so gibt es reichlich zu sehen. Und vielleicht ist



das Ganze ja fürs Bochumer Museum eine Option auf die Zukunft?
Wer weiß.

Man  kann  in  dieser  Schau  farblichen  oder  energetischen
„Grundklängen“ nachspüren, die sich mitunter quer durch die
Sammlung  ziehen.  Nur  ein  Beispiel:  Es  ist,  als  werde  das
magische Leuchten auf Noldes Bildern von Gotthard Graubners
subtilen Farbkissen beantwortet. Bestimmt kein bloßer Zufall,
denn: Wo mit Leidenschaft gesammelt wird, ergeben sich solche
Zusammenhänge.

Deutsche  Malerei  aus  der  Sammlung  Berg.  Museum  Bochum,
Kortumstraße. Bis 6. Januar 2008. Geöffnet Di-So 10-17, Mi
10-20 Uhr. Eintritt 3 Euro, Katalog 20 Euro.

_______________________________________________

Die  Sammlung  Berg  umfasst  rund  300  künstlerische
Arbeiten. In der Ausstellung im Museum Bochum sind davon
rund 130 zu sehen.
Auch  persönliche  Erinnerungen  verbinden  sich  mit  den
Werken.  Bei  vielen  Bildern  haben  die  Sammler  den
Entstehungsprozess  beobachten  können.
In  einem  zerklüfteten  „Saurier“-Bild  von  Bernard
Schultze versteckten die Kinder gar einst Ostereier –
nahezu unauffindbar. Das robuste Werk nahm dabei keinen
Schaden.
Der Maler Bernd Finkeldei hat 1995 gleich die ganze
Familie Berg nach fotorealistischer Manier großformatig
verewigt.
______________________________________________

(Der Artikel stand am 13. Dezember 2007 in der „Westfälischen
Rundschau“)



Wundersame  Wandlung  der
Gefäße: Wie sich Keramik der
freien  Skulptur  nähert  –
Werke von Bruno und Ingeborg
Asshoff in Bochum
geschrieben von Bernd Berke | 26. September 2024
Von Bernd Berke

Bochum. Drei Gefäß-Röhren stehen ganz eng beisammen und recken
sich aufwärts, als wollten sie Hölderlins Hymne „An den Äther“
entsprechen,  derzufolge  alles  Lebendige  in  luftige  Höhen
strebt.

Dies  hat  mit  üblicher  Töpferware  oder  Kursen  zwischen
Drehscheibe und Brennofen gar nichts mehr zu tun. Hier wandelt
sich  Keramik  zur  freien  Skulptur,  sie  ist  dem  täglichen
Gebrauch enthoben.

Das Museum Bochum widmet zwei Hauptvertretern der Nachkriegs-
Keramik  eine  Überblicks-Ausstellung,  die  über  50  Jahre
Werkentwicklung anhand von erlesenen Beispielen nachzeichnet:
Bruno und Ingeborg Asshoff haben ihr langes (Ehe)-Leben der
Gestaltung irdener Materialien verschrieben.

Schon 1947 bezogen sie ihre erste Werkstatt in der ehemaligen
Waschkaue am Schacht 5 der stillgelegten Zeche Mansfeld, ab
1967 nutzten sie den Frielinghof in Bochum-Querenburg. Der
Fachwerkbau wurde bald zur Pilgerstätte für Sammler aus nah
und fern. So stammen denn auch die meisten Bochumer Exponate
aus Privat-Kollektionen.

Nicht mehr benutzen, nur noch betrachten

Kurz nach dem Krieg könnte die Schöpfung von Keramik wohl
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etwas Mythisches gehabt haben. Das archaische, seit Urzeiten
geübte Handwerk stand gleichsam für einen Neuaufbau von Grund
auf.  Freilich  blieben  die  Asshoff-Arbeiten,  wenngleich
handwerklich perfekt, bis in die 50er Jahre hinein noch der
Konvention  verhaftet:  karge  Krüge,  schmucklose  Vasen,
weitgehend  im  Stil  der  Zeit,  formal  noch  nicht  allzu
aufregend.

Allmählich  allerdings  werden  die  Gefäße  von  den  Zwecken
befreit  und  mutieren  zu  „Objekten“.  Flaschen  etwa  buchten
beutelförmig aus oder werden so schmal, dass sie umzustürzen
drohen.  Sie  sollen  nicht  mehr  benutzt,  sondern  nur  noch
betrachtet  werden.  Vasen  wuchern  wie  Kürbisse  oder
quallenförmige Wesen. Ein weiteres Merkmal sind die länglich-
schmalen  Gießöffnungen  etlicher  Behälter.  Als  „Asshoffsche
Enghälse“ wurden sie gar zum Fachbegriff der Zunft.

In  den  80er  und  90er  Jahren  weichen  die  meist  biologisch
inspirierten Formen einer strengeren Geometrie. Häufig haben
Bruno (heute 87 Jahre alt) und Ingeborg (die 1998 verstarb)
Asshoff ihre Werkstücke paar- oder gruppenweise zu „Vasen-
Familien“ gefügt, geschmiegt oder auf gewisse Distanz gestellt
und mit erstaunlich vielfältigen Glasur-„Häuten“ überzogen –
mal schrundig und rau, mal glatt und glitzernd.

Renger-Patzsch rückte die Objekte ins wahre Licht

Man könnte argwöhnen, dass in derlei Ensembles auch Spuren der
Ferne und Nähe in den Lebens-„Beziehungen“ zu finden sein
müssten.“  Doch  was  soll’s.  Jedenfalls  hat  das  Paar
künstlerisch  so  inniglich  miteinander  gewirkt,  dass  der
jeweilige  Einzelbeitrag  kaum  noch  von  Bedeutung  ist.
Vielleicht  hat  Ingeborg  den  manchmal  spröden  Gestaltungen
gelegentlich  einen  Hauch  von  figürlicher  Heiterkeit
hinzugefügt,  den  es  wohl  sonst  nicht  gäbe.

Gemeinsam also haben sie dem keramischen Kosmos nach allen
Seiten hin ausgeschritten. Allein die Varianzbreite der Ei-



Formen ist verblüffend. Solche kreative Kraft sprach sich bis
Japan herum, wo Asshoff-Arbeiten zum Bestand großer Museen
zählen.

Eine wunderbare Beigabe in der Bochumer Schau verleiht dem
keramischen Schaffen der Asshoffs nochmals Weihen: Der mit
beiden befreundete berühmte Fotograf Albert Renger-Patzsch hat
Teile  ihres  Werks  ins  wahre  Licht  gesetzt.  Da  wirken  die
Schöpfungen  vollends  so,  als  wären  sie  naturnotwendig
gewachsen. Man könnte wahrhaftig an einen „höheren Bauplan“
glauben, der die Künste leitet.

Museum Bochum, Kortumstraße 147. Vom 11. Februar (Eröffnung 11
Uhr) bis zum 16. April. Di, Do, Fr, Sa 11-17, Mi 11-20, So
11-18 Uhr. Internet: www.bochum.de/museum

Piacssos  Lust  am  Wandel  –
Museum  Bochum  zeigt  140
Lithographien des Spaniers
geschrieben von Bernd Berke | 26. September 2024
Von Bernd Berke

Bochum. Bezwingende Kraft des Genies: Vor Jahr und Tag hat
Bochums  Museumsdirektor  Dr.  Hans  Günter  Golinski  an  einem
Seminar teilgenommen, in dem ein bißchen am Weltruhm des Pablo
Picasso  gekratzt  werden  sollte.  Mögliches  Motto:  „Der
überschätzte  Spanier“.  Doch  gegen  das  kaum  überschaubare
Jahrhundertwerk kam man mit rebellischem Sinn und Krittelei
nicht so recht an. Und jetzt ist Golinski heilfroh, daß er
eine Picasso-Schau in seinem Hause zeigen kann.
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Die Museumsräume mußten eigens auf unter 50 Lux abgedunkelt
werden, so empfindlich sind die 140 Blätter aus den Jahren
1925  bis  1960.  Beim  Aufbau  trug  Golinski  ständig  das
Lichtmeßgerät bei sich. Die druckgraphischen Schätze gehören
schließlich der Westdeutschen Landesbank und den Westfälischen
Sparkassen,  die  die  insgesamt  750  Arbeiten  umfassende
Kollektion  des  holländischen  Druckereibesitzers  Huizinga
erworben  haben  und  sie  ab  2001  dauerhaft  in  Münster
präsentieren  wollen.

Ein Hauch vom südfranzösischen Lebensgefühl

Der  Bochumer  Museumsdirektor  gewinnt  dem  Lichtmangel  einen
besonderen Reiz ab: Ein wenig „wie hinter halb geschlossenen
Fensterläden in Südfrankreich“ könne sich der Besucher hier
fühlen. Nun ja. Etwas anders ist’s dort unten freilich schon.

Doch  die  zumeist  dort  entstandenen  Kunstwerke  entschädigen
fürs  entgangene  reale  Flair  des  sonnigen  Südens.  Picasso
erweist  sich  hier  abermals  als  grandioser  Einsammler  von
Anregungen  aller  Art,  die  er  seinem  schier  grenzenlosen
Bildkosmos einverleibt. Auf bestimmte Formensprachen wollte er
sich  nicht  festlegen.  Gott,  so  sinnierte  er  einmal,  habe
Giraffen  und  Elefanten  geschaffen,  ohne  auf  einen
einheitlichen  „Stil“  zu  achten.

Das  Verfahren  der  Lithographie  (Flachdruck  vom  Stein)  kam
seinem  flackernden  Drang  zur  spontanen  Schaffensweise
entgegen. Hinzu kam die Zeitstimmung: Nach der Begegnung mit
dem Drucker Fernand Mourlot kam sich Picasso ab 1945 immer
öfter auf die Lithographie zurück.

Der Krieg war vorbei, man atmete tief durch und wollte nun
jede Freiheit genießen. Etliche Arbeiten haben den Charme des
skizzenhaften  Anbeginns  aller  künstlerischen  Schöpfung,  nur
wenige sind „klassisch“ streng ausgearbeitet. Und doch darf
kein Strich hinzugefügt oder entfernt werden, das vermeintlich
„Unfertige“  ist  auf  seine  Weise  vollendet.  Fortwährend



befindet sich das Werk in experimenteller Bewegung: Man sieht
in Bochum oft verschiedene Zustände ein- und desselben Motivs,
Stimmungen  wechseln  gelegentlich  mit  der  Tageszeit.  Alles
fließt, alles ist im Wandel.

Thema und Variationen: Eine ganze Wand ist mit (Friedens)-
Tauben gefüllt, ganze Raumfluchten mit Frauengesichtern, oft
wie Sonnen oder Blumen wirkend, wie es schönen Frauen zukommt
(zumal den Lebensgefährtinnen Jacqueline Roque und Françoise
Gilot). Auch findet man subtile Szenen zwischen Maler und
Modell  –  gleichermaßen  künstlerische  wie  erotische
Selbstvergewisserungen, meist unterschwellig spannungsgeladen,
selten erlöst und erfüllt.

Vielfältige Mischungen aus Angst und Lust treten da zutage.
Der Faun (auch so ein Lieblingsmotiv) spielt die Flöte nicht
nur lockend, sondern so, als wolle er sich zugleich Mut machen
und  böse  Geister  verjagen.  Übrigens  sind  in  Bochum  keine
sonderlich drastischen sexuellen Darstellungen zu sehen, die
es von Picasso zuhauf gibt. Selbst Frauenakte wirken in dieser
Zusammenstellung eher vergeistigt.

Verblüffende  Reduzierungen  aufs  Wesentliche  kann  man  auch
anhand  der  Stierkampfbilder  studieren.  Aus  wenigen
Strichmustern  ergeben  sich  aufregende  Vogelperspektiven  auf
jene Arenen, in denen sich das Drama zwischen Leben und Tod
abspielt.

Pablo Picasso, Lithographien. Museum Bochum, Kortumstraße 147
(Tel. 0234 / 910-2237). Bis 30. August. Di/Do/Fr/Sa 11-17, Mi
11-20, So 11-18 Uhr. Begleitbuch 39 DM.



Endlich mehr Leben ins Museum
holen  –  Pläne  des  neuen
Bochumer  Direktors  Hans
Günter Golinski
geschrieben von Bernd Berke | 26. September 2024
Von Bernd Berke

Bochum. Mit der Entscheidung für Hans Günter Golinski (43),
der am 1. November neuer Direktor des Museums Bochum wird, hat
die  Stadt  auf  personelle  Kontinuität  gesetzt.  Der  Mann
arbeitet seit immerhin acht Jahren im Hause. Doch er will
einiges  anders  machen  als  sein  bisheriger  Chef  Peter
Spielmann.

„Wir werden in der ganzen Fachwelt als Ghetto für Ostkunst
wahrgenommen“,  klagte  Golinski  gestern.  Das  Museum  brauche
endlich  ein  zeitgemäßes  Profil.  Die  Zeiten  des  „Kalten
Krieges“, in denen es verdienstvoll war, vorwiegend Künstlern
aus Osteuropa ein hiesiges Forum zu schaffen, seien vorbei.
Das könne man heute in den Ursprungsländern besser.

Golinski will eine strenge Inventur der Bestände vornehmen und
Lücken schließen. Damit sich die Bochumer mit der Sammlung
identifizieren, sollen deren bessere Stücke dauerhaft gezeigt
werden.  Kulturdezernentin  Ute  Canaris:  „Wer  Besuch  von
außerhalb bekommt, muß sagen: Komm, wir gehen mal in unser
Museum!“

Ganz auf Kunst des 20. Jahrhunderts konzentriert

Nach dem Vorbild des Wuppertaler Von der Heydt-Museums, das
nützliche Kontakte mit Budapest und Wien geknüpft hat, möchte
Golinski  von  der  Zusammenarbeit  mit  anderen  Museen
profitieren.  Bislang  vernachlässigte  Verbindungen  mit
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Kunsthistorikern  der  Ruhr-Uni  und  der  örtlichen  Szene
(„Galerie  m“)  könnten  Leben  ins  Museum  bringen,  dessen
Dienstleistungs-Qualität mit einem Restaurant und einem Shop
gesteigert werden soll. Außerdem will man einen lang vermißten
Förderverein gründen.

Im  Zuge  der  Neubesetzung  wird  Bochums  Museumslandschaft
umgestellt: Von Stadtgeschichte und anderen Aufgaben wird das
Museum entlastet, das sich somit ganz auf die Kunst des 20.
Jahrhunderts konzentrieren kann. Im Museum selbst wird eine
Stelle  gestrichen  und  die  Dotierung  dem  Ausstellungsetat
(150.000 DM pro Jahr) zugeschlagen. Effekt: etwas mehr Geld,
aber  auch  mehr  Streß.  Golinski  wird,  entgegen  bisherigen
Gepflogenheiten, vorerst nur für fünf Jahre zum Museumsleiter
bestellt. Ein gewisser Erfolgsdruck…

Zum Geist des Theaters gehört
auch  der  Streit  –  Bochumer
Ausstellung über Bühnenbilder
von Gunilla Palmstierna-Weiss
geschrieben von Bernd Berke | 26. September 2024
Von Bernd Berke

Bochum. Schon mit 14 Jahren hat sie literarische Texte von
Felix Timmermans aus dem Flämischen ins Schwedische übersetzt
und als Buch publiziert. Zur gleichen Zeit betätigte sie sich
als  beachtliche  Bildhauerin.  Von  der  doppelten  Liebe  zur
Literatur und zum Bildnerischen, die sich alsbald im Theater
bündelte,  ist  diese  Frau  bis  heute  beseelt.  Gunilla
Palmstierna-Weiss,  Witwe  des  berühmten  Autors  Peter  Weiss,
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müßte es gar nicht betonen: „Ich bin keine Berufs-Witwe. Ich
bin berufstätig.“

Jetzt  stellt  die  Schwedin  im  Museum  Bochum  ihre
bühnenbildnerischen  Arbeiten  aus.  Zu  sehen  sind  vor  allem
exakte  Modelle  –  im  Puppenstubenformat,  freilich  auf
staunenswertem Kunstniveau. Frau Palmstierna-Weiss (Jahrgang
1928)  ist  selbstbewußt  genug,  um  sich  als  Ko-Regisseurin
solcher  Größen  wie  Ingmar  Bergman  oder  Peter  Brook  zu
begreifen. Auch mit Fritz Kortner, Hans Lietzau und vielen
anderen hat sie zusammengearbeitet.

Bestechende formale Klarheit

Wenn sie vom Werden gewisser Inszenierungen erzählt, begreift
man,  daß  Theater  nicht  zuletzt  aus  Streit-Prozessen
hervorgeht.  Ohne  Krach  hinter  den  Kulissen  ist  wahre
Produktivität kaum zu haben. Zumal mit Ingmar Bergman hat sich
Frau Palmstierna-Weiss besonders gern auseinandergesetzt. Oft
mußte nicht sie nachgeben, sondern er.

Die Bühnenbilder, Theaterplakate und Kostüm-Figurinen füllen
in  Bochum  eine  weitläufige  Etage.  Die  Arbeiten  bestechen
sogleich durch entschiedene formale Reduktion und Klarheit.
Nichts wuchert hier ohne Sinn, alle Elemente verweisen auf den
Geist des Stückes. Gerade deshalb haften solche Schöpfungen
mehr im Gedächtnis als jeder aufdringliche Firlefanz, weil sie
dem  ästhetischen  Ganzen  dienen  und  zuinnerst  mit  dem
jeweiligen Stück verknüpft sind. Das ist heutzutage schon eine
bemerkenswerte Qualität.

Bertolt Brechts Kreidekreis auf dem Fußballfeld

Auf  bestimmte  Stücke  ist  Gunilla  Palmstierna  immer  wieder
zurückgekommen: Fünfmal hat sie Strindbergs „Fräulein Julie“
bildnerisch  gedeutet,  gleichfalls  fünfmal  auch  seinen
„Totentanz“. Natürlich hat sie auch die Werke ihres Mannes
(„Trotzki  im  Exil“,  „Die  Ermittlung“,  „Gesang  vom
Lusitanischen  Popanz“  usw.)  des  öfteren  ausgestattet.



Ihre Einfälle sind nicht weit hergeholt, sondern zwingend:
Mozarts  „Figaro“  rückt  Frau  Palmstierna-Weiss  mit  strenger
Bauhaus-Ästhetik zuleibe, Lorcas „Bluthochzeit“ begeht sie mit
Anspielungen auf Francisco Goya, für Shakespeares „Was ihr
wollt“  stellt  sie  ein  elisabethanisches  Theater  auf  die
Szenerie,  Brechts  „Kaukasischer  Kreidekreis“  wird  zum
Anstoßkreis eines Fußballfeldes – und für Peter Weiss‘ „Der
neue  Prozeß“  collagiert  sie  Tafeln  aus  Reportagefotos  mit
Ausschnitten aus Gemälden von Hieronymus Bosch – Sinnbilder
der Hölle auf Erden.

Farbiger Abglanz des einstigen Bühnenlebens

Die Bochumer Ausstellung wirkt so durchdacht und stimmig, daß
sie  (unerfüllbare)  Lust  auf  die  zugehörigen  Inszenierungen
weckt.  Wie  schade,  daß  es  die  höchstens  noch  als
Filmaufzeichnungen gibt, daß Theater so flüchtig ist: „ Dem
Mimen flicht die Nachwelt keine Kränze…“

Immerhin  haben  wir  in  Bochum  einen  farbigen  Abglanz  des
einstigen Bühnenlebens. Und wir erfahren sehr sinnlich, welch
enorme  Bedeutung  Farbskala  und  Lichtführung  für  die
Stimmungswerte  einer  Regiearbeit  haben.  Gunilla  Palmstierna
stuft alle Bühnen- und Kostümelemente genau aufeinander ab.
Farbtabellen,  die  an  komplizierte  Stundenpläne  erinnern,
zeugen von dieser Feinarbeit. Und wie grundlegend sich ein
Bühnenbild durch wechselnde Beleuchtung verändert, das kann
man  als  Besucher  mit  dem  Dimmer-Schalter  an  einem  Modell
selbst ausprobieren. Es werde Licht…

Gunilla  Palmstierna-Weiss.  Bis  6.  April  im  Museum  Bochum,
Kortumstraße 147. Di/Do/Fr/Sa 11-17, Mi 11-20 Uhr, So 11-18
Uhr, Mo geschlossen. Katalog 18 DM.



Verzerrte  Wesen  aus  einer
Welt  der  Ängste  –  Museum
Bochum würdigt den Holländer
Lucebert
geschrieben von Bernd Berke | 26. September 2024
Von Bernd Berke

Bochum. Die „Trolle“ mit den zerfließenden Gesichtern blecken
gräßlich ihre Zähne. „Der letzte Romantiker“ hockt wie ein
armseliges  Insekt  da  –  vielleicht  ein  schmutziger  kleiner
Bruder  von  Gregor  Samsa,  der  in  Franz  Kafkas  berühmter
Erzählung  „Die  Verwandlung“  zum  Käfer  mutierte.  Es  sind
Zerrspiegelwesen aus einer Welt der Ängste.

Aus seinen Alpträumen hervorgeholt hat sie der Holländer mit
dem Künstlerpseudonym Lucebert. Bürgerlich hieß er Lucebertus
Jacobus Swaanswijk. In diesem Frühjahr ist er mit 70 Jahren
gestorben.  Das  Museum  Bochum,  mit  dem  Lucebert  oft
zusammengearbeitet  hat,  widmet  seinem  Gedenken  nun  eine
Sonderausstellung. Doch die ist ein wenig betrüblich geraten.
Das Bochumer Haus hat kein Geld für umfassende Retrospektiven,
bedeutende Leihgaben sind unerreichbar. Die schmale Schau wird
also aus Eigenbesitz bestritten, darunter rund ein Dutzend
Arbeiten von Lucebert selbst.

Hinzu  kommt,  gleichfalls  dem  Depot  entnommen,  mehr  oder
weniger Verwandtes von K. O. Götz, Karel Appel, Asger Jorn und
Constant. Diese Künstler bildeten mit die Lucebert die Gruppe
„Cobra“, die in der Trümmerzeit nach dem Zweiten Weltkrieg am
„Nullpunkt“ beginnen wollte und jeglicher Verschönerungs-Kunst
abschwor. Am Horizont zeichnete sich damals die vage Hoffnung
auf ein friedliches, vielstimmiges Europa ab, das die Gruppe
in ihrer internationalen Zusammensetzung vorwegnahm.
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Das Unbewußte frei strömen lassen

Lucebert  war  ebenso  Dichter  wie  bildender  Künstler,  die
lyrische Seite der Doppelbegabung trat sogar zuerst hervor.
Zeitweise  befaßte  er  sich  intensiv  mit  Zen-Buddhismus  und
Kabbala-Mystik,  war  aber  vor  allem  fasziniert  von
bildnerischen Äußerungen geisteskranker Menschen, wie er sie
in  der  berühmten  „Sammlung  Prinzhorn“  kennengelernt  hatte.
Lucebert wollte, ähnlich wie die „Verrückten“ oder Kinder, das
Unbewußte frei und ungehindert nach außen strömen lassen. Auf
quasi magische Art sollten so die inneren Dämonen auf die
Bildfläche gebannt werden – ein Akt der Reinigung.

„Der Schlaf der Vernunft gebiert Ungeheuer“, hieß es schon bei
Goya, der ja gleichfalls Kriegserfahrungen verarbeitete. Auch
Luceberts  monströse  Riesentiere  und  bedrohliche  Fabelwesen
stammen aus dem Zentrum menschlicher Urangst. Sie scheinen
ständig darauf zu lauern, den dafür nur irgend empfänglichen
Betrachter  wild  anzuspringen.  In  heftiger  Mal-Arbeit  (mit
bloßen Händen oder groben Spachteln) attackierte Lucebert die
Leinwände, die so zu rissigen Kampfstätten der Selbstbefreiung
wurden.

„Nur  nichts  Endgültiges  schaffen!“  lautete  eine  Devise
Luceberts.  Die  Kunst  sollte  niemals  starr  werden,  sondern
offen bleiben und veränderlich. Doch der documenta-TeiInehmer
(1959) ließ seine Monster keinesfalls völlig der Kontrolle
entgleiten. Der Stoff ist Wahn, die Formung Kunst. Zum einen
maß sich Lucebert an Vorbildern (allen voran Paul Klee und
einige Surrealisten), zum anderen disziplinierte er sich immer
wieder  selbst,  indem  er  einige  seiner  Motive  auch  als
Radierungen  oder  Lithographien  ausführte.  Da  wirken  sie
bedeutend  ruhiger,  beherrschter,  von  handwerklicher
Anstrengung überformt. Bedauerlich, daß man in Bochum nicht
mehr von alledem zu sehen bekommt.

Lucebert – eine Hommage. Museum Bochum, Kortumstraße 147. Bis
11. September, täglich außer montags 10-18 Uhr. Kein Katalog.



Alarm-Signale aus dem Museum
Bochum:  Das  Geld  reicht
überhaupt nicht mehr
geschrieben von Bernd Berke | 26. September 2024
Von Bernd Berke

Bochum. Museumsleiter Dr. Peter Spielmann fühlt sich unter
Druck gesetzt: „Andauernd verlangen die Politiker, wir sollten
spektakuläre Ausstellungen zeigen. Die Besucherschlange soll
möglichst bis zum Rathaus reichen. Ständig hält man uns als
leuchtende Beispiele Van Gogh in Essen und die ,Terrakotta-
Armee‘ in Dortmund vor.“ Und das alles, wo doch eben diese
Politiker  den  jährlichen  Ausstellungsetat  bei  150  000  DM
eingefroren hätten.

Mit diesem Betrag sei kein Auskommen. Bochums Museumschef,
fast verzweifelt: „Immer mehr Leihgeber verlangen inzwischen
Gebühren und Begleitschutz für den Kunsttransport.“ Den aber
erledigt die Polizei seit einiger Zeit nicht mehr. Folge: Man
müsse  teure  private  Sicherheitsdienste  anheuern.  Und  damit
stecke  man  vollends  im  Teufelskreis:  Kein  Geld  für
spektakuläre  Ausstellungen  –  das  heiße,  daß  man  bei
Leihanfragen fast nur noch Absagen kassiere. Spielmann: Nur
wer  in  der  Museums-„Bundesliga“  sei,  werde  noch
berücksichtigt.

Als  hätte  es  eines  Beleges  für  die  Finanzknappheit  noch
bedürft, präsentierte Spielmann als neue Ausstellung seines
Hauses erneut „nur“ eine quasi kostenfreie Zusammenstellung
aus  Eigenbesitz  –  ohne  Katalog,  nur  mit  Handzetteln  zur
Kurzinformation.
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Das Konzept ist aus der Not geboren, doch Spielmann steht
dahinter: Die eigene Kollektion in immer neuen Kombinationen
zu zeigen, sei auch ein Abenteuer: „Da lernt man, die Kunst
nicht  in  Schubladen  einzusortieren,  sondern  immer  wieder
anders zu sehen.“

Eigenbesitz-Ausstellung in Beweisnot 

„Signal-Kunst/Kunst-Signal“,  so  hat  man  die  Schau  getauft.
Kustos  Hans  Günter  Golinski  hat  die  Arbeiten  ausgesucht.
Leitlinie der Auswahl: Werke, die den Betrachter durch grelle
Farbgebung  und/oder  Signalcharakter  gleichsam  „anspringen“
oder mit optischen Mitteln „bremsen“.

Nach  solchen  Allerwelts-Vorgaben  hat  man  wahrlich  breite
Auswahl. Es kamen denn auch Arbeiten zusammen, die teilweise
formal  geradezu  unvereinbar  sind.  Ein  Wechselbad  der
Beliebigkeiten? Das denn doch nicht. Aber eine Ausstellung,
die in Beweisnot gerät, will man doch u. a. zeigen, daß die
Quellen anderer Signale (Verkehrszeichen/Reklame) in der Kunst
zu  suchen  sind.  Wer  wollte  da  Aufschlüsse  von  einer  so
begrenzten Auswahl erwarten?

Anregungen zum Nachdenken und zur Meditation will man geben.
Gewiß  wird  dieser  Anspruch  von  einzelnen  Kunstwerken
eingelöst,  so  etwa  von  Akais  leuchtende  Farbkreisen.  Die
Schwerpunkte liegen in den 60er und 70er Jahren, geometrische
Formgebung in der konstruktiven Tradition (Kreise, Rechtecke,
Dreiecke) dominiert. Otto Herbert Hajeks Zeichenwelt begegnet
man ebenso wie einem Beuys’schen Signalkreuz auf Filz. Hier
überlagert das Markenzeichen des Künstlers bereits das Kunst-
Signal. Auch andere bekannte Namen wie Fruhtrunk, Kriwet oder
Gaul sind vertreten.

Etwas problematisch an der Ausstellung ist die Überfülle der
„Signale“, die sich hier und da gegenseitig stören. Doch im
Grunde ist ja die ganze Schau auch ein Not-Signal des Museums.

„Kunst-Signale“  (Eigenbesitz).  Museum  Bochum,  Kortumstraße



147. Bis 19. September. Di-Fr 10-18 Uhr. Kein Katalog.

Welt im Wartezustand – Werke
von Ricardo Stein in Dortmund
und Bochum
geschrieben von Bernd Berke | 26. September 2024
Van Bernd Berke

Dortmund/Bochum.  Dortmunds  Ostwall-Museum  und  das  Museum
Bochum,  vor  langen  Jahren  in  einen  ,,Museumskampf  um  die
Sammlung  Gröppel  verstrickt,  arbeiten  jetzt  einträchtig
zusammen. Die gemeinsame Anstrengung beider Häuser läßt mit
der Doppelausstellung ,,Isaac Ricardo Stein“ zwei Revierstädte
in Sachen Kunst eng aneinanderrücken.

Wahrend  Bochum  etwa  160  Zeichnungen  des  1951  in  Freiburg
geborenen jüdischen Künstlers zeigt, sind in Dortmund 80 Öl-
und  und  Aquarell-Bilder  zu  sehen  –  zusammen  ein
repräsentativer  Querschnitt  durch  das  Werk  des  jungen
Autodidakten Ricardo Stein, der schon erfolgreich in Paris,
Bremen,  Freiburg  und  Israel  (von  wo  aus  die  Revier-
Expositionen  angeboten  wurden)  ausstellte.  Die  Dortmunder
Ausstellung  wird  am  Sonntag  um  15  Uhr  von  NRW-
Ministerpräsident  Rau  eröffnet.

Besonders  in  den  früheren  Werken  gehören  jüdische
Überlieferung und kabbalistische Zahlenmystik unmittelbar zum
Inventar. Eine Periode verhaltener Farbgebung aus Brauntönen
und  wie  aus  geheimer  Quelle  leuchtenden  Gelb-Gold-
Schattierungen wechselt mit plakativ and aggressiv kolorierten
Bildern. Einige Motive werden immer wieder aufgegriffen: Die
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Heilige Schrift, Ziffern und hebräische Zeichen, das Judentum
symbolisierende siebenarmige Leuchter oder Davidssterne, aber
auch  eincollagierte  Geldscheine  oder  (Kindheitserinnerung)
Spielzeug  und  das  Motiv  der  Maske,  somit  die  Verhüllung
seelischer Not. Solche Requisiten werden miteinander zu (nicht
immer kraft- und sinnvoll strukturierten) Ensembles verwoben.
Zahlreiche Bildtitel, wie ,,Zerstörung“, ,,Selbstzerstörung“,
,,Verzweiflung“,  ,,Enge“  oder  ,,Irrenhaus“  suggerieren  pure
Unterbittlichkeit.

Darstellungen  aus  dem  Bereich  des  Zirkus‘,  der  Maskerade,
heben diesen Eindruck teilweise wieder auf: Sie zeigen den
Künstler a u c h als Darsteller des Leidens. Dem irritierenden
Zwischenzustand  entspricht  ein  für  Ricardo  Stein  typischer
Bildaufbau.  Vielfach  geraten  Objekte  wie  Personen  in  eine
gleichsam  schwerelose  Schräglage  –  Häuser  scheinen  zu
schlingern und zu kentern oder stehen sogar auf dem Kopf.
Stein malte, wie ein Bild von 1963 im (dürftig geratenen)
Katalog belegt, schon als 12Jähriger die Dinge meist kopfüber,
also  einige  Zeit  vor  dem  dafür  bekannt  gewordenen  Georg
Baselitz. Der Schlüssel hierfür findet sich in der jüdischen
Tradition, nach der der messianische Erlöser dann kommt, wenn
die  Welt  ,,sich  umgedreht  hat“.  Ricardo  Steins  Bilder
schildern eine Welt, die die Erlösung braucht, also eine Welt
im Wartezustand.

Anhand  der  in  Bochum  gezeigten,  in  geradezu  erdrückender
Dichte  gehängten  Zeichnungen,  lassen  sich  ähnliche
Entwicklungen  verfolgen.  Eigentümlich,  wie  Weglassen  und
drastische Darstellungen nebeneinander stehen. Besonders bei
einer Serie von Aktzeichnungen wird dies deutlich. Figuren,
eingefangen in autistisch anmutenden Verrenkungen, starren an
sich herab. Wo das Geschlechtsteil sein müßte, ist entweder
Leere  oder  im  Gegenteil  eine  überdeutliche,  schreiende
Wiedergabe  des  Geschlechtsmerkmals.Ein  Anzeichen  für  starke
Gemütsschwankungen: Die Angst ist entweder gar nicht da, oder
sie wird herausgeschrien.



Ostwall-Museum Dortmund und Museum Bochum, Kortumstraße 147:
,,Isaac Ricardo Stein“. Gemälde in Dortmund (29.1. bis 11.3.),
Zeichnungen in Bochum(28.1.bis 11.3.)


