
Natur zwischen Zeit und Idee:
Ausstellung  im  Museum
Kunstpalast Düsseldorf
geschrieben von Werner Häußner | 2. November 2017

Carl  Wilhelm  Kolbe  d.  Ä.,
Die Kuh im Schilf, um 1801,
Radierung  mit  Kaltnadel,
38,3  x  48,8  cm,  Museum
Kunstpalast,  Düsseldorf
Foto:  Museum  Kunstpalast,
Düsseldorf – Horst Kolberg –
Artothek

Wie gehen Künstler mit der Natur um? Ihre Abbildung dürfte
unmöglich sein, denn selbst genaueste Zeichnungen, wie sie für
botanische oder zoologische Werke entstanden sind, geben nicht
„Natur“, sondern ein Idealbild wieder, dem die Dimension der
Zeitlichkeit  fehlt.  Daher  geht  es  stets  um  eine  Idee  von
Natur, wie sie auch immer begrifflich gefasst sei.

Vier künstlerische Positionen zur Natur verknüpft Kuratorin
Gunda Luyken in einer Ausstellung im Museum Kunstpalast in
Düsseldorf.

Ausgehend von Radierungen von Carl Wilhelm Kolbe d.Ä. aus der
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eigenen Sammlung des Museums will die Schau „Magische Natur“
im Cary-und Dan-Georg-Bronner-Saal dem Blick auf die Natur und
seinen Wandlungen auf die Spur kommen. Der Ausgangspunkt sind
die sogenannten Kräuterblätter Kolbes. An der Wende zum 19.
Jahrhundert  in  der  Zeit  früher  Romantik  entstanden,  wirkt
dieser Bildtypus surreal, manchmal sogar unheimlich.

Anders als in klassischen Landschaftsdarstellungen kennt Kolbe
keine Gliederung des Raumes in drei Ebenen und keinen Ausblick
in die Ferne. In seinen Radierungen und Zeichnungen wuchern
riesige Pflanzen den Vordergrund zu, sind durch manchmal auf
den  ersten  Blick  kaum  erkennbare  Figurengruppen  noch
monumental  gesteigert.  Die  Natur,  inspiriert  durch  die
wasserreiche Umgebung seiner Wirkungsstätte Dessau, wächst ins
Fantastische.

Franz  Gertsch,  Pestwurz
„Ausblick“,  2005,
Holzschnitt, 276 x 380 cm,
kobaltblau,  2  Platten,  je
268 x 183 cm, Handabzug auf
Kumohadamashi-Japanpapier
von Heizaburo Iwano, Museum
Kurhaus Kleve – Ewald Mataré
Sammlung,  Freundeskreis
Museum Kurhaus und Koekkoek
Haus  Kleve  e.V.,  Kleve,  ©
Franz Gertsch



Kolbes in seiner Zeit einzigartige Blätter, die unter anderem
Max Ernst inspiriert haben, gelten als „Geheimtipp“, wie Felix
Krämer,  Generaldirektor  des  Museums  Kunstpalast,  schreibt.
Ihnen gegenüber stehen in der Ausstellung Holzschnitte von
Franz Gertsch. In seinen Pestwurz-Bildern führen die starke
Vergrößerung und die monochrome Ausführung dazu, dass Natur
auf der einen Seite übergenau dargestellt, andererseits aber
abstrahiert erscheint.

Natascha Borowsky, o. T. 422
201214,  aus  der  Serie
Transition,  2012/2014,
Pigment Print, 40,5 x 59,4
cm, Natascha Borowsky © VG
Bild-Kunst, Bonn 2017

Die Fotografinnen Simone Nieweg und Natascha Borowsky, beide
aus der Schule von Bernd und Hilla Becher, setzen auf ihre
Weise  das  Spiel  zwischen  Realität  und  Abstraktion  in  der
Gegenwart fort. In ihren Bildern ist die Spannung zwischen dem
Moment  der  Aufnahme  und  dem  unvermeidlichen  Vergehen  des
Augenblicks erfahrbar.

Perspektiven, Licht und Komposition heben die „Natur“ über
sich selbst hinaus und stellen sie in Zusammenhänge, in denen
der  Betrachter  der  Magie  des  künstlerischen  Augenblicks
erliegt.

„Magische Natur. Carl Wilhelm Kolbe d. Ä., Franz Gertsch,



Simone Nieweg, Natascha Borowsky“. Bis 7. Januar 2018 im Cary-
und  Dan-Georg-Bronner-Saal  des  Museums  Kunstpalast  in
Düsseldorf. Di. bis So. 11 bis 18 Uhr, Do. 11 bis 21 Uhr.
Eintritt fünf, ermäßigt vier Euro. Katalog 19,80 Euro.

 

Cranach  in  Düsseldorf:  Der
Meister macht die Marke
geschrieben von Birgit Kölgen | 2. November 2017
Der  Meister  hat  die  Forschung  ausgetrickst:  Welcher
Pinselstrich von ihm selbst ausgeführt wurde, lässt sich nicht
mit letzter Sicherheit sagen. Denn Lucas Cranach der Ältere
(1472-1553), der begnadete Maler, war vor allem ein gewiefter
Kunstunternehmer.

Lucas  Cranach  der
Ältere: „Judith mit
dem  Haupt  des
Holofernes“,  um
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1530.  Malerei  auf
Holz.  (©  The
Metropolitan Museum
of  Art,  Rogers
Fund, 1911 / Foto:
bpk  /  The
Metropolitan Museum
of Art)

Mit seiner Wittenberger Werkstatt produzierte er Tausende von
Gemälden  und  zigtausend  Grafiken  der  Marke  Cranach.  Sein
professionelles Team – ein Dutzend Gesellen, später auch die
eigenen Söhne Hans und Lukas der Jüngere – musste seinen Stil
so  perfekt  beherrschen,  als  wär’s  ein  Stück  vom  Chef
persönlich. Die Kundschaft hatte nichts dagegen. Das Signet
der  Cranach-Werkstatt,  eine  Schlange  mit  Fledermausflügeln,
galt als Garantie für Qualität und Prestige.

„Meister  –  Marke  –  Moderne“:  Das  sind  denn  auch  die
Stichwörter  im  Titel  der  großen  Schau  der  Saison  im
Düsseldorfer  Kunstpalast.  Beat  Wismer,  der  scheidende
Generaldirektor,  war  als  Student  1974  an  einer  Cranach-
Ausstellung  in  Basel  beteiligt  –  und  krönt  jetzt  seine
Düsseldorfer Laufbahn mit dem Namen des in Kronach geborenen
Renaissance-Stars, der in Wien erstes Aufsehen erregte, bevor
er  1505  vom  sächsischen  Kurfürsten  Friedrich  III.  zum
Hofkünstler ernannt wurde. Der Kurfürst, bekannt als Friedrich
der  Weise,  hatte  ausgerechnet  das  2000-Einwohner-Kaff
Wittenberg zur Residenzstadt auserkoren und baute es zu einem
Zentrum der Kunst und Wissenschaft aus.

Luthers Medienstratege

Cranachs Geschäfte an der Elbe liefen glänzend, zumal der
Maler  im  Rat  saß,  später  sogar  Bürgermeister  wurde,  ganz
nebenbei  eine  Apotheke  betrieb  und  auch  noch  an  einer
Druckerei beteiligt war, die etliche Schriften seines Freundes
Martin Luther verbreitete. Die Werkstatt Cranach sorgte für



die würdevollen Porträts des Reformators mit schwarzem Mantel,
mal mit, mal ohne Kappe. Nach Ansicht der Kuratoren Daniel
Görres und Gunnar Heydenreich war der Maler so etwas wie der
Medienstratege der Reformation. Auf jeden Fall stützten seine
Bildnisse den Ruhm Luthers.

Lucas  Cranach  der
Ältere:  „Bildnis
Martin  Luthers  als
Junker  Jörg“,  1521,
Malerei  auf
Buchenholz.  (Museum
der bildenden Künste,
Leipzig  /  ©  bpk  /
Museum  der  bildenden
Künste, Leipzig)

Bis heute stellen wir uns den naturgelockten Ex-Mönch genauso
vor, wie ihn Cranach in den frühen 1540er-Jahren abbildete:
leicht übergewichtig (er war schließlich ein Genussmensch),
aber mit festem Blick und energischem Zug um den Mund. Das
viel früher, 1521, entstandene „Bildnis Martin Luthers als
Junker Jörg“ zeugt von der Zeit, als der Reformator, verfolgt
von Rom, verurteilt vom Reichstag, vogelfrei war und sich
einen Bart wachsen ließ, um nicht erkannt zu werden. Cranachs
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Porträt, in einer grafischen Kopie weit verbreitet, war ein
Zeichen für Luthers Überleben und seine Entschlossenheit.

Aber es geht ja im Kunstpalast nicht um Luther, es geht um
Cranach,  der  1528  als  zweitreichster  Bürger  nach  dem
kursächsischen  Kanzler  in  der  Steuerabrechnung  der  Stadt
Wittenberg aufgeführt wurde. Und das lag nicht nur an seinen
Porträts  bedeutender  oder  gut  zahlender  Herren  im
vorteilhaften Dreiviertelprofil. Das lag auch und vor allem an
seinen berückenden Frauenbildern.

Cranach der Ältere war der erste Maler nördlich der Alpen, der
mit  „Venus  und  Cupido“  von  1509  (entliehen  aus  der
Petersburger  Eremitage)  einen  unübersehbaren,  weil
lebensgroßen  Akt  produzierte.  Kugelrunde  Brüste,  hüftlange
Locken und eine Haut wie Marzipan hat Cranachs Göttin.

Lucas  Cranach
der  Ältere:
„Venus  und
Cupido“, 1509,
Malerei  auf
Holz,  auf
Leinwand
übertragen. (©
Staatliche
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Eremitage, St.
Petersburg,
2017  /  Foto:
Gunnar
Heydenreich,
cda)

Der hauchzarte Schleier vor der Scham offenbart mehr, als er
verbirgt. Amor, der kleine Schlingel, lauert schon hinter der
Mutter,  bereit,  seinen  Liebespfeil  auf  den  Betrachter  zu
richten. So etwas hatten bis dato nur die Italiener gewagt. Es
muss unerhört gewesen sein – weshalb Cranach vorsichtshalber
für eine mahnende lateinische Inschrift sorgte, zu Deutsch
etwa: „Bezwinge mit ganzer Anstrengung deine Liebesgelüste,
damit nicht Venus dein umnebeltes Herz besitzt“.

Der Schmelz der Frauen

Ganz sicher erregten diese Worte umso mehr Interesse an den
Weibsbildern  des  Lukas  Cranach.  Auch  bekleidet  waren  sie
überaus attraktiv. Anders als die porträtierten Männer mit
ihren  Knubbelnasen  und  individuellen  Gesichtszügen
unterschieden  sie  sich  nicht  sehr  stark  voneinander.  In
reiferen  Jahren  verfeinerte  Cranach  den  immer  gleichen
Frauentypus,  gern  in  Rotblond.  Ob  Judith,  Lucretia  oder
Prinzessin Sibylle von Cleve, sie hatten alle eine hohe Stirn,
mandelförmige Augen, eine volle Unterlippe und ein spitzes
Kinn. Prächtig führten die Gesellen die passenden Gewänder,
Kopfbedeckungen, goldenen Halsbänder aus.

Auch Cranachs Madonnen haben diesen besonderen Schmelz – und
auch die Ehebrecherin, die von Christus auf einem Bild vor dem
hässlichen Lynch-Mob bewahrt wird. Was die Motive betraf, war
die Werkstatt Cranach sehr flexibel. Neben zahlreichen frommen
Szenen  –  „Christus  segnet  die  Kinder“,  „Der  Abschied  der
Apostel“  –  gab  es  auch  Schlüpfrigkeiten  im  Angebot.  Ein
grinsender  alter  Mann  wird  da  von  bildhübschen  Kurtisanen
betört. Das Sujet des „Ungleichen Paares“ (zahnloser Buhler



und junge Frau, seltener umgekehrt) war so beliebt, dass die
Werkstatt es in Variationen immer wieder verkaufen konnte.

Lucas  Cranach  der  Ältere:
„Christus  und  die
Ehebrecherin“, 1532, Malerei
auf  Lindenholz.  (©
Szépmüvészeti  Múzeum  /
Museum  of  Fine  Arts,
Budapest, 2016 / Foto: Dénes
Jósza)

Die große Inspiration

Es ist eine Lust, die auf Holz gemalten Werke Cranachs und der
Seinen aus der Nähe und in Ruhe zu betrachten. Und es macht
Spaß, in der letzten Abteilung zu sehen, wie die moderne Kunst
von der Marke Cranach inspiriert wurde. Picasso malte seine
ungestüme  Version  von  „Venus  und  der  Liebe“  1968  mit  87
Jahren.  „Wenn  ich  male,  dann  stehen  die  Künstler  der
Vergangenheit hinter mir“, bemerkte er und nahm sich doch jede
Freiheit. Braver ging Andy Warhol 1984 mit Cranach um und
verwendete die Konturen des „Bildnis einer jungen Frau“ mit
kessem Hut von 1526 für eine seiner farbverliebten Acryl-
Siebdruck-Serien.

Der Japaner Yasumasa Morimura verkleidete sich sehr sorgfältig
mit Wurst und Gemüse als Cranachsche Judith und fotografierte
die Szene unter dem aufschlussreichen Titel „Mother“ (Mutter,
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1991).  Die  junge  Konzeptkünstlerin  Leila  Pazooki,  eine
Iranerin aus Berlin, zeigt an einer hohen Wand 100 mehr oder
minder  gute  Kopien  von  Cranachs  „Justitia“,  um  die  Wette
produziert von chinesischen Dienstleistungs-Malern. Kunst am
Fließband?  Das  hätte  dem  alten  Meister  und  Geschäftsmann
Cranach womöglich ganz gut gefallen.

„Cranach: Meister – Marke – Moderne“. 8. April bis 30. Juli im
Museum  Kunstpalast,  Düsseldorf,  Ehrenhof  4-5.  Di.-So.  und
feiertags 11 bis 18 Uhr, Do. und Sa. bis 21 Uhr. Eintritt: 12
Euro. Der Katalog ist im Hirmer Verlag erschienen: 340 Seiten,
Museumsausgabe 39,90 Euro. Informationen, auch über Führungen
und Begleitprogramm unter: www.cranach2017.de

Erweiterte Öffnungszeiten ab 1. Juli 2017 (bis 30.7.2017): Di,
Mi, Fr, So 10-18 Uhr, Do und Sa 10-21 Uhr.

Prächtige  Schau  im
Kunstpalast:  Hinter  dem
Vorhang  offenbart  sich  das
Geheimnis
geschrieben von Birgit Kölgen | 2. November 2017
Er hat’s. Dieses Gespür für das Publikum. Beat Wismer, der im
nächsten Jahr – leider, leider – scheidende Generaldirektor
des Düsseldorfer Museums Kunstpalast, möchte nicht nur in der
Fachwelt reüssieren. Der gewitzte Schweizer will, dass alle
hinsehen.

Das  wird  ihm,  nach  dem  grandiosen  Tschingderassabum  der
Tinguely-Maschinen,  mit  seiner  letzten  selbst  kuratierten
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Schau  wieder  gelingen.  „Hinter  dem  Vorhang“  präsentieren
Wismer und seine Kollegin Claudia Blümle rund 200 Werke, die
mit  Verhüllung  und  Enthüllung  zu  tun  haben  –  von  der
Renaissance  bis  heute.  Um  es  unverhüllt  zu  sagen:  Diese
Ausstellung ist eine Pracht, und sie inspiriert den Betrachter
auch ohne große Erklärungen.

Tizian:  „Bildnis  des
Filippo  Archinto“  (©
Philadelphia Museum of
Art: John G. Johnson
Collection  –  Foto:
Philadelphia Museum of
Art)

Dabei  gibt  es  genug  der  Worte.  Der  raffiniert  gestaltete
Katalog  vereint  gelehrte  Texte  von  zehn  international
renommierten Kunsthistorikern, aber – pardon! – die muss man
nicht lesen, um gebannt zu sein von der Idee dieses Projekts.
„Wir wollen alle hinter den Vorhang gucken“, bemerkt Direktor
Wismer zu Recht. Und in der Tat geht es ja beim Verhängen von
Räumen,  Menschen  und  Dingen  einerseits  um  das  Kaschieren,
andererseits aber auch um die Möglichkeit der Offenbarung.
Vorhänge  sind  keine  Mauern.  Sie  lassen  sich  durch  einen
Handgriff  beiseite  schieben  und  steigern  von  jeher  die
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Spannung auf den Bühnen der Welt.

Verschleierter Erzbischof

Manchmal sind sie auch durchsichtig wie die unglaublich zart
gemalte Gardine, womit Tiziano Vecellio, genannt Tizian, anno
1558 das Porträt des Kardinals Filippo Archinto zur Hälfte
verdeckte. Mit Delikatesse machte der venezianische Meister
das  weißbärtige  Antlitz  des  Kirchenfürsten  hinter  dem
schleierartigen  Stoff  sichtbar.  Der  Vorhang  hatte  eine
symbolische Bedeutung, weil der Kardinal zwar zum Erzbischof
von Mailand ernannt wurde, aber das Amt wegen politischer
Querelen  nie  ausüben  konnte.  Beat  Wismer  entdeckte  das
geheimnisvolle Bildnis vor Jahren im Philadelphia Museum of
Art. Inzwischen hat es sicher jeder Düsseldorfer gesehen – auf
den  Plakaten  zur  Ausstellung.  Auf  ebenso  subtile  wie
zielsichere  Art  wird  da  die  Neugier  geweckt.

Arnold Böcklin: „Trauer der
Maria  Magdalena  an  der
Leiche  Christi“,  1867  (©
Kunstmuseum  Basel  /  Martin
P. Bühler)

Der  Vorhang  als  malerisches  Sujet  war  keineswegs  neu  in
Tizians Zeit. Schon im Hochmittelalter wiesen die Maler der
Christenheit damit auf das göttliche Geheimnis hin, auf die
Trennung zwischen Himmel und Erde, die letztendlich überwunden
werden  kann.  Die  Renaissance  war  ganz  verliebt  in  diesen
Gedanken.  Sowohl  Hans  Holbein  als  auch  Lucas  Cranach  der
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Ältere  ließen  um  1520  hinter  ihren  Madonnen  die  Englein
schweben  und  einen  grünen  Vorhang  halten,  der  die  Mutter
Gottes würdevoll umrahmt.

Göttliche Schöne beim Bade

Ein  Jahrhundert  später,  im  Barock,  war  es  nicht  nur  der
Glauben, sondern auch die Erotik, die mit drapierten Stoffen
in Szene gesetzt wurde. Bei Anthonis van Dyck greift „Jupiter
als Satyr bei Antiope“ lüstern nach der roten Decke, die den
Schoß der Schlafenden verhüllt. Rubens betont die schwellenden
Formen seiner Diana beim Bade um 1635-40 mit Tüchern, die von
Dienerinnen gereicht werden. Der Blick der Göttin trifft den
Betrachter, als habe sie ihn ertappt: ein delikater Moment.

Das  17.  und  18.  Jahrhundert,  langes  Zeitalter  der
Sinnenfreude, kokettierte auf vielfache Weise mit dem Vorhang.
Etliche  Barockmeister  werteten  ihre  Selbstbildnisse  mit
Vorhängen auf und zeigten dabei nebenher ihre Fähigkeiten,
einen perfekten Faltenwurf zu schaffen. Man perfektionierte
das Spiel mit dem Vorhang – nicht nur malerisch. Kunstsammler
pflegten  ihre  besten  Bilder  hinter  echten  Stoffen  zu
verstecken,  um  sie  im  gegebenen  Augenblick  effektvoll  zu
enthüllen.

Eine ungeheure Bilderfülle aus der Geschichte der Kunst hat
die Ausstellung zu bieten. So manche Schönheit kommt da zum
Vorschein wie Franz von Stucks „Susanna im Bade“ (1904), die
dem Betrachter ihren herrlichen Leib von hinten zeigt, während
sie sich mit einem hochgehaltenen Tuch vor den Blicken der
Ältesten schützt. Im Laufe des 20. Jahrhunderts verschwinden
derlei  Kompositionen.  Die  Tabus  fallen,  das  Verborgene
verliert seinen Reiz. „In der Moderne wird die Verhüllung
selbst zum Thema“, sagt Co-Kuratorin Claudia Blümle.



Gerhard  Richter:
„Schwestern“,  1967  (©
Kunstmuseum  Bonn,
Dauerleihgabe Jürgen Hall)

Das  kann  man  wörtlich  nehmen  wie  bei  dem  Düsseldorfer
Kunstphilosophen Hans-Peter Feldmann, der einen „Vorhang Rot“
an einer Messingstange aufhängt – und das zum Objekt erklärt.
Evelina Cajacob platziert einen weißen Vorhang aus gewachsten
Papierstreifen mitten in den Saal. Wolfgang Kliege ließ aus
rotweißen Stoffen die leere „Skulptur eines Zimmers“ nähen.
Wie bitte? Verbirgt sich etwa das blanke Nichts hinter der
Fassade  der  Gegenwart,  die  doch  so  stolz  ist  auf  ihre
brisanten  Enthüllungen?

Rätsel für die Gegenwart

Ehe wir darüber in Verunsicherung geraten, tröstet uns eine
monumentale  „Vorhang“-Szene  des  neuen  deutschen  Romantikers
unter der Surrealisten, Neo Rauch. In einem traumverlorenen
Theater, das auch ein Museum ist, treiben da einige Krieger
und  Könige,  Soldaten  und  Denker,  was  wir  nicht  verstehen
müssen.  Aber  wir  dürfen  uns  nach  Herzenslust  in  das  Bild
hinein  fantasieren.  Denn  es  werden  auch  in  der  modernen
Malerei durchaus Geschichten erzählt und Rätsel aufgegeben.
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Christo:  „Wrapped  Beetle“,
1963  (Objekt  2014).  (©
Christo  2014  –  Objekt  im
Besitz  des  Künstlers,  Foto
Wolfgang Volz)

Und  wir  haben  natürlich  Christo,  den  großen  Zauberer  der
Verhüllungskunst. 1963, als er noch nicht ganze Landschaften
und  Seen  mit  seinen  Stoffen  markierte,  packte  er  vor  der
Düsseldorfer Galerie Schmela einen VW Käfer in gelben Stoff
ein.

Der „Wrapped Beetle“ wurde, im Gegensatz zum Reichstag 1995,
nie  wieder  ausgepackt  und  befindet  sich  noch  heute,  gut
verschnürt, im Besitz des Künstlers. Christo wurde jetzt nicht
nur  zum  Leihgeber  der  Ausstellung,  er  kommt  auch  wieder
höchstpersönlich nach Düsseldorf und hält am Abend des 3.
November  einen  enthüllenden  Vortrag,  der  leider  bereits
ausverkauft ist. Aber auch ohne den Auftritt des Meisters sind
die Verhüllungen im Kunstpalast eine Offenbarung. Vorhang auf!

„Hinter  dem  Vorhang:  Verhüllung  und  Enthüllung  seit  der
Renaissance – von Tizian bis Christo“. Bis 22. Januar 2017 im
Museum Kunstpalast, Düsseldorf, Ehrenhof 4-5. Di.-So. 11 bis
18 Uhr, Do. bis 21 Uhr. Katalog (Hirmer Verlag) 39,90 Euro.
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Alexander Calder und Candida
Höfer: Zwei Ausstellungen in
Düsseldorf
geschrieben von Eva Schmidt | 2. November 2017

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

Damit ihr Himmel nicht leer ist, hängt man für Babys ein
Mobile auf: Das ist bunt, tanzt durch die Luft und macht die
Welt zu einem freundlichen Ort. Die Kunst des amerikanischen
Bildhauers Alexander Calder (1898-1976) spricht ebenso direkt
unsere  kindliche  Seele  an:  Als  einer  der  ersten  hat  der
Avantgardist abstrakte Formen in Bewegung versetzt und damit
die kinetische Kunst begründet.

Calder gilt als Erfinder des Mobiles, geprägt hat den Begriff
allerdings Marcel Duchamp bei einem Atelierbesuch bei Calder
in Paris, als er seine neuesten Objekte begutachtete. Die
Wortschöpfung  kombiniert  die  französischen  Worte  „Bewegung“
und „Motiv“ und die neue Ausstellung in der Kunstsammlung NRW
in Düsseldorf „Avantgarde in Bewegung“ zeigt bis Januar 2014
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Calders schwingende, klingende und farbenfrohe Objekte aus den
30er und 40er Jahren.

„So wie man Farben komponieren kann, kann man auch Bewegung
komponieren“, lautet ein Credo von Calder und selten ist man
sich der drei Dimensionen eines Ausstellungsraumes so bewusst
wie  in  der  ersten  Calder-Ausstellung  seit  20  Jahren  in
Deutschland. Über den Köpfen schweben filigrane und zugleich
raumbeherrschende Objekte in den bizarrsten Größen, Formen und
Kombinationen. Zugleich tritt mit dem Klang noch eine vierte
Dimension  hinzu,  der  Calder  ebenso  einen  wichtigen  Platz
einräumt:  Durch  die  Bewegung  geraten  seine  Skulpturen  in
Schwingung und die verschiedenen Materialien erzeugen durch
Zusammenstöße eine ebenso zauberhafte wie zufällige Melodie.

Leider ist es nicht erlaubt, die Mobiles im Museum selbst in
Bewegung zu versetzen und so warten die Besucher gespannt auf
den Mitarbeiter des K 20, der alle halbe Stunde eine rote
Kugel mit einem wattierten Stab anstupst. Unter großem „Ah“
und  „Oh“  setzt  sich  eine  Kettenreaktion  in  Gang  und  das
Instrumentarium aus Flaschen, Dosen, Kisten und Gongs lässt
eine Melodie hören, deren Komponist der Zufall ist.

Foto:  ©  2013  Calder
Foundation,  New  York  /
Artists  Rights  Society
(ARS),  New  York  Foto:
Louisiana  Museum  of  Modern
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Art, Humlebæk, Dänemark
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Wenn Calder für Kunst in Bewegung steht, so zelebriert Candida
Höfer ein paar hundert Meter weiter im Museum Kunstpalast das
genaue  Gegenteil:  Ihre  Fotografien  verschreiben  sich  der
absoluten  Statik  menschenleerer  Räume.  Die  1944  geborene
Tochter von „Frühschoppen“-Gastgeber Werner Höfer studierte an
der Düsseldorfer Kunstakademie in der Becher-Klasse und lebt
in  Köln.  Nun  sind  unter  dem  Titel  „Düsseldorf“  Arbeiten
ausgestellt, die in der Landeshauptstadt entstanden sind –
beginnend in den 70er Jahren bis heute, so dass die Schau auch
Höfers Entwicklung als Fotografin nachzeichnet.

Denn nicht immer waren ihre Bilder menschenleer: In frühen
Fotos von Schaufenstern im Stadtgebiet spiegelt sich die junge
Höfer sogar selbst mit Kamera. Eigentümlich spartanisch mutet
das spärliche Warenangebot hinter vergilbten Vorhängen in den
Geschäften der 70er Jahre an. Seltsam, hatte man doch früher
niemals ein Gefühl eines Mangels und doch scheinen sich die
Sehgewohnheiten  durch  die  Supermarktkultur  weitaus  stärker
gewandelt zu haben, als einem selbst bewusst ist.

Interessant  ist  auch  Höfers  Serie  der  ersten  türkischen
Gastarbeiter  und  ihrer  Lebensumstände;  ein
maschinengeschriebener  Brief  der  Akademie  genehmigt  der
damaligen  Kunststudentin  ganz  altmodisch-bürokratisch  die
Reise ins Heimatland der Arbeiter, um dort zu fotografieren.
Höfers Fotos aus anderen Teilen der Welt bekommt man aber in
dieser Ausstellung nicht zu sehen, die Auswahl beschränkt sich
allein auf Düsseldorf.

So blickt der Besucher in Kirchen, Prunkräume des Benrather
Schlosses,  die  Eingangshalle  eines  Bürohochhauses  und  das
Treppenhaus des Stahlhofes. Die Szenarien atmen Perfektion,
Akkuratesse  und  bestechen  durch  ihre  harmonische
Bildkomposition wie die Stillleben alter Meister. Es sind, so
ist es im Katalog nachzulesen, „Räume vergangener bürgerlicher



Öffentlichkeit“ und sie sind leer. Die versteckte Sprengkraft
einer solchen Aussage zeigt, dass die Abwesenheit des Menschen
als  Sujet  durchaus  zum  gesellschaftlichen  Statement  werden
kann. Aus unseren ehrwürdigen Institutionen sind wir längst
verschwunden – aber wo sind wir hin?

Infos:
K  20:  „Alexander  Calder  –  Avantgarde  in  Bewegung“,
www.kunstsammlung.de
Museum Kunstpalast: „Candida Höfer – Düsseldorf“, www.smkp.de

Jesus  reloaded  –  „El  Greco
und  die  Moderne“  in
Düsseldorf
geschrieben von Eva Schmidt | 2. November 2017
 

El  Greco,  Christus,
der Erlöser, National

http://www.kunstsammlung.de
http://www.smkp.de
https://www.revierpassagen.de/9653/jesus-reloaded-%e2%80%9eel-greco-und-die-moderne%e2%80%9c-in-dusseldorf/20120615_1114
https://www.revierpassagen.de/9653/jesus-reloaded-%e2%80%9eel-greco-und-die-moderne%e2%80%9c-in-dusseldorf/20120615_1114
https://www.revierpassagen.de/9653/jesus-reloaded-%e2%80%9eel-greco-und-die-moderne%e2%80%9c-in-dusseldorf/20120615_1114
http://www.revierpassagen.de/9653/jesus-reloaded-%e2%80%9eel-greco-und-die-moderne%e2%80%9c-in-dusseldorf/20120615_1114/el-greco-christus-der-erloser-christ-blessing-the-saviour-o-2


Gallery of Scotland

Unendlich traurig schaut der junge Mann dem Betrachter in die
Augen:  Sein  langes  Haar  trägt  er  brav  in  der  Mitte
gescheitelt, es liegt eine stille Demut in seinem Blick. Und
eine Ahnung davon, dass er leiden muss. Der Museumsbesucher
wendet sich ab, doch er entkommt ihm nicht, noch lange spürt
er diesen seltsamen, dunklen Blick in seinem Rücken.

Auf  Augenhöhe  und  von  Mensch  zu  Mensch  mit  „Christus  als
Erlöser“: So etwas traute sich El Greco im 16. Jahrhundert –
im Gegensatz zu anderen Malern seiner Epoche, die nicht so
einfach Macht und Kirche auf ihre Weise zu interpretieren
wagten.  Zwar  war  auch  der  eigenwillige  Grieche  mit  dem
Geburtsnamen Domenikos Theotokópoulos eine Zeit lang Hofmaler
bei Philipp II. Doch sein Malstil gefiel auf Dauer nicht: Zu
grell die Farben, zu eigentümlich verzerrt die Proportionen
der Figuren, zu psychologisch die Deutung der Heiligen. Gerade
das, so die These der Ausstellung „El Greco und die Moderne“
im Museum Kunstpalast in Düsseldorf, machte ihn für Maler wie
Cézanne, van Gogh oder Picasso, für Expressionisten wie Max
Beckmann, Oskar Kokoschka, August Macke oder Franz Marc so
interessant.

Neben 40 bedeutenden Arbeiten von El Greco bekommt man hier
die Rezeptionsgeschichte seines Werks in Form von rund 60
Bildern  der  Epigonen  gleich  mitgeliefert  –  und  gewinnt
überraschende  Einblicke.  Diese  Figurengruppe  im  Hintergrund
von El Grecos „Die Öffnung des fünften Siegels“, erinnert die
nicht  an  weltbekannte  kubistische  Damen?  Richtig:  Picassos
„Demoiselles  d’Avignon“  stehen  ganz  ähnlich  in  der  Gegend
herum – nur ein wenig eckiger. Und die Kreuzabnahme von Max
Beckmann scheint tatsächlich in ihrer drastischen Grausamkeit
an El Grecos „El Espolio“ (Entkleidung Christi) zu erinnern:
Wie sich die Meute über den Erlöser hermacht, jagt einem in
beiden Fällen die Gänsehaut über den Rücken.

Genau vor 100 Jahren war eine Auswahl von 10 Gemälden El



Grecos aus der Privatsammlung Marczell von Nemes schon einmal
in der Kunsthalle Düsseldorf zu sehen – so entdeckten 1912 die
rheinischen Künstler die Werke des großen Spaniers. Einige
Ergebnisse  dieser  inspirierenden  Begegnung  sind  in  der
aktuellen Schau ebenfalls zu bewundern.

Die „Kunstgeschichte live“ hat einen weiteren interessanten
Nebeneffekt: Man spürt, wie sehr die Maler der frühen Moderne
in einer künstlerischen Tradition standen – obwohl sie doch
scheinbar alles „neu“ erfunden haben. Und wie modern El Greco
war.  Der  sich  im  Übrigen  auch  nicht  mit  langen  Studien
aufgehalten hat, wie beispielsweise eine Hand naturgetreu zu
malen sei. Manchmal hilft da die flüchtige Wischtechnik, auch
im Spanien des 16. Jahrhunderts. Ein Perspektivenwechsel, der
irgendwie belebend wirkt – so unter uns alten Europäern.

Bis  zum  12.  August  zu  sehen  im  Museum  Kunstpalast  in
Düsseldorf, Kulturzentrum Ehrenhof, Ehrenhof 4-5. www.smkp.de

http://www.smkp.de/

