
Mehr Offenheit war nie: Nam
June  Paiks  Musik-Momente  in
Dortmund
geschrieben von Bernd Berke | 1. Mai 2023

Bilder  und  Töne  ringsum,  erstmals  in  Deutschland  zu
erleben: Nam June Paiks „Sistine Chapel“ (Sixtinische
Kapelle) in Dortmund. (Foto: Bernd Berke)

Musik gehört in den Konzertsaal oder in den Szene-Schuppen,
Kunst ins Museum. Wirklich? Solche Zuweisungen gelten schon
längst nicht mehr. Einer, der diese und andere Künste schon
früh vermischt hat, dass die Sinnfetzen nur so flogen, war der
1956  aus  Korea  nach  Deutschland  gekommene  Nam  June  Paik
(1932-2006).  Von  seiner  ärmlichen  Ankunft  zeugt  ein
ramponierter Koffer mit allerlei Kram von nunmehr musealer
Bedeutung.
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Das  Museum  Ostwall  im  Dortmunder  U  widmet  Paik  eine
Retrospektive, wie es lange keine mehr gegeben hat, erst recht
nicht zu diesem Thema: Sie nimmt mit rund 100 Arbeiten Paiks
musikalische  Performance-Aktionen  in  den  Blick  –  und  „ins
Gehör“. Die Schau „I Expose the Music“ (Ich stelle die Musik
aus)  empfängt  das  Publikum  mit  visuellen  Erlebnissen  und
herausfordernden  Klangcollagen,  so  dass  sich  am  Ende
Dankbarkeit  einstellt,  wenn  man  in  einen  meditativen,
minimalistischen  Zen-Bereich  eintritt  –  gleichfalls  ein
Wesenskern des Werkes.

Kein Einfall war zu verwegen

Schon seit den frühen 1960ern hat Nam June Paik von Einfällen
schier  überbordende,  oft  geradezu  „verrückte“  Aktionen  ins
Werk  gesetzt,  denen  keine  Hochkultur  heilig  war.  Der
Dortmunder  Katalog  enthält  eine  Chronologie  solcher
Vorführungen.  Legendär  etwa  Paiks  Zusammenarbeit  mit  der
klassisch ausgebildeten Cellistin Charlotte Moorman, die dem
Instrument mit seiner Hilfe allerlei Wagnisse abgewann. Mal
spielte  sie  nackt,  mal  stieg  sie  zwischendurch  in  einen
Wassertank und agierte triefend weiter, mal strich sie mit dem
Bogen  über  Paiks  Rücken  oder  traktierte  ein  von  ihm
konstruiertes Zwitterwesen aus Fernseh-Bildschirmen und Cello.
Kein Einfall war zu verwegen. Das merkwürdige TV-Cello ist in
Dortmund zu sehen.



Charlotte Moorman und
Nam June Paik führen
„Human Cello“ während
John Cages „26’1.1499
for a String Player“
auf – im Café au Go
Go,  New  York,  4.
Oktober  1965  (©  Nam
June  Paik  Estate,
Photograph  by  Peter
Moore;  Peter  Moore
Photography  Archive,
Charles  Deering
McCormick  Library  of
Special  Collections,
Northwestern
University  Libraries;
©  Northwestern
University)

Paiks Darbietungen gerieten mitunter zu ausgedehnten Gruppen-
Ereignissen. Er arbeitete mit Kunstgrößen wie Joseph Beuys und
Wolf Vostell oder mit Avantgarde-Komponisten wie John Cage
(innig)  und  Karlheinz  Stockhausen  (wohl  weniger  innig).
Später, in seiner New Yorker Zeit, bat Paik auch schon mal
Rockstars  wie  Lou  Reed  oder  David  Bowie  hinzu.  Nach
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Erfahrungen mit dem gestrengen Stockhausen hat sich Paik von
der Musik etwas abgewandt und auf Videokunst konzentriert,
deren Pionier er geworden ist.

Es ist nicht leicht, derlei fluide Vorgänge für eine museale
Präsentation „festzuhalten“, entziehen sie sich doch in ihrer
spontanen Flüchtigkeit dem Zugriff. Fotos und Filmschnipsel
aus  jener  Zeit  lassen  allerdings  den  ungezügelten
Aufbruchsgeist spüren, der dieser Kunst innewohnt. Lebendige
Zeitdokumente sind jene Aufnahmen des freudig überraschten und
amüsierten  Publikums,  das  anscheinend  zu  allen  denkbaren
Experimenten bereit gewesen ist. Mehr Offenheit war nie. Auch
heute  noch  entlocken  einem  Relikte  von  Paiks  Aktionskunst
häufig ein Lächeln. Selten haben radikale Positionen zugleich
einen  solch  entspannten  Charme.  So  wird  Paik  in  der
Ausstellung zitiert: „Ich bin genauso ein Clown wie Goethe
oder Beethoven.“ Da darf gefeixt werden.

Dortmund erweist sich als guter Ort, um Energien dieser Kunst
nach Kräften zu erwecken, befindet sich doch im Eigenbesitz
eine umfangreiche Sammlung zur Fluxus-Kunst, der Nam June Paik
zugerechnet wird. Allzeit beweglich, allzeit im Fluss, das
sind Signaturen dieser eigentlich richtungslosen „Richtung“.

Nam  June  Paik:
„Schallplatten-

https://www.revierpassagen.de/129962/mehr-offenheit-war-nie-nam-june-paiks-musik-momente-in-dortmund/20230501_1234/schallplattenschaschlick


Schaschlik“,
1963/1980,  Museum
Ostwall  im
Dortmunder U (© Nam
June Paik Estate /
Foto:  Jürgen
Spiler)

Dem  Museum  Ostwall  gehört  z.  B.  das  „Schallplatten-
Schaschlik“, ein Klassiker von Paik. Den luftig gestapelten,
wie  schwerelos  schwebenden  Platten  lassen  sich  mit  einer
Tonkopf-Apparatur  Sounds  entlocken,  ebenso  wie  den
Magnetophonstreifen,  die  schräg  gegenüber  an  einer  Wand
kleben, als sollten sie ein Straßennetz nachzeichnen. Paik war
auch  ein  Vorläufer  des  etliche  Jahrzehnte  später  bei  DJs
üblichen Scratchens („Kratzens“) auf Tonträgern.

Ausufernd muss man sich jene „Sinfonie für 20 Räume“ (1961)
vorstellen,  deren  detaillierte  Anweisungen  –  in  Dortmund
nahezu wandfüllend gezeigt – eine ganz ungewohnte Art von
„Partitur“  ergeben.  Im  Laufe  der  Schau  sollen  vier
Künstler(innen)  die  bislang  niemals  zum  Klingen  gebrachte
Sinfonie zwar nicht (ur)aufführen, wohl aber performativ auf
die Ideenfülle reagieren.

Nicht nur besagte Sinfonie erweist sich als Konzept, das nicht
zwingend umgesetzt werden muss, um zu bestehen. Just diese
Eigenschaft  sorgt  dafür,  dass  Paiks  Arbeiten  eine  lange
Haltbarkeit eigen ist. Sie können immerzu variiert werden,
auch mit jeweils neuester Technik.

Mit Rudolf Frieling (gebürtiger Münsteraner, am San Francisco
Museum of Modern Art wirkend) wurde einer der besten Kenner
des  Paikschen  Werkkosmos‘  als  Gastkurator  gewonnen,  der
substanzielle Erkenntnisse über den Künstler beitragen konnte.
Die  Dortmunder  Kuratorinnen  Christina  Danick  und  Stefanie
Weißhorn-Ponert standen Frieling zur Seite.



Das Unterfangen kulminiert in einer nicht gar so heiligen
Halle:  Erstmals  in  Deutschland  wird  hier  die  gewaltige
Rauminstallation  „Sistine  Chapel“  (Sixtinische  Kapelle,
Premiere  1993  im  deutschen  Pavillon  der  Venedig-Biennale)
gezeigt. Quasi als Erbe Michelangelos hat sich Paik erkühnt,
eine  Räumlichkeit  rundum  zu  bespielen,  also  auch  Decken-
„Gewölbe“ einzubeziehen. Es ist jedoch keine Malerei, sondern
eine wahnwitzig vielfältige, per Zufallsgenerator stets wieder
anders  gesteuerte  Bild-  und  Ton-Mixtur,  die  aus  vielen
elektronischen Rohren „abgefeuert“ wird. Wie hieß es doch so
ergriffen bei Gottfried Keller: „Trinkt, o Augen, was die
Wimper hält…“

Nam  June  Paik:  „I  Expose  the  Music“.  Museum  Ostwall  im
Dortmunder  U.  Leonie-Reygers-Terrasse,  44137  Dortmund.  Noch
bis zum 27. August. Geöffnet Di/Mi/Sa/So 11-18 Uhr, Do/Fr
11-20 Uhr. Eintritt 9 €, ermäßigt 5 €. Katalog 29,90 Euro.

www.dortmunder-u.de/nam-june-paik

Tel.: 0231 / 50-24723

_____________________________

Der Beitrag ist in ähnlicher Form zuerst im Kulturmagazin
„Westfalenspiegel“ (Münster) erschienen:

www.westfalenspiegel.de

„Sounds  Like  Silence“:  Auf
den Spuren der Stille, an den
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Grenzen des Schweigens
geschrieben von Bernd Berke | 1. Mai 2023
Jubiläumshalber ist der Komponist John Cage (100. Geburtstag
am 5. September) heuer erst recht eine kulturelle Leitfigur.
Nicht nur setzt die Ruhrtriennale vielfach bei seinem Werk an,
nicht nur hat die Fluxus-Kunst (derzeit im Fokus des Museums
Ostwall) ihm Impulse zu verdanken – auch die gedankenreich
unterfütterte  Ausstellung  „Sounds  Like  Silence“  kommt
(parallel im selben Hause Dortmunder „U“) auf ihn zurück. Für
die  intellektuelle  Durchdringung  auf  hohem  Theorie-Plateau
sorgt  der  ortsansässige  Hartware  MedienKunstVerein  (HMKV),
dessen Leiterin Inke Arns den Leipziger Medienwissenschaftler
Dieter Daniels als Ko-Kurator gewonnen hat.

Porträt  des  großen
Anregers  John  Cage
(© Henning Lohner &
John  Cage  /  Foto
Henning  Lohner)

„Sounds  Like  Silence“.  Hört  sich  an  wie  Stille.  Oder:
Geräusche wie Stille. Der auf den Welthit „Sounds of Silence“
von Simon & Garfunkel anspielende Titel kann füglich auch auf
Cage  bezogen  werden.  Der  hat  das  berühmte  Stück  4’33’’
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erschaffen, 4 Minuten und 33 Sekunden vermeintlich völliger
Stille. Die Uraufführung war am 29. August 1952, also vor 60
Jahren. Eine Inspirationsquelle: Robert Rauschenbergs „White
Paintings“ (ab 1951), monochrom weiße Bilder, die ebenfalls
nicht pure Abwesenheit bedeuten. Bloß keine Angst vor der
Leere! Am Saum des Nichtseins ist in allen Künsten stets ein
Etwas gewesen.

Das Cage-Stück zwischen Sein und Nichts kann sich mitsamt
allen Weiterungen in die Hirnwindungen fräsen. Und so kreist
auch die Dortmunder Ausstellung gebannt (jedoch alles andere
als kopflos, wenn nicht gar kopflastig) um diese Ikone der
akustischen  Kunst.  Wer  hätte  gewusst,  dass  von  diesem
epochalen Werk viele verschiedene Notationen/Partituren sowie
über  50  Platten-Einspielungen  existieren  –  und  dass  keine
exakt der anderen gleicht. Denn die vollkommene Stille gibt es
nicht.  Immer  sind  da  noch  so  geringe  Nebengeräusche,
Schwingungen  an  der  Wahrnehmungsgrenze.  Selbst  in  der
schalldichten Kammer (die man hier – sofern seelisch gefestigt
– erproben kann) hört man, neben der Aufnahme vom angeblich
weltweit  stillsten  Wüstenort,  noch  das  Grundrauschen  der
eigenen Nerven- oder Blutbahnen. Dass wir nach dem Tode gar
nichts mehr hören, ist auch noch nicht ausgemacht…

Blick  in  einen  der
Ausstellungsräume  von
"Sounds  like  Silence"  (©
Foto  HMKV)
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Man schreitet hier durch lauter dunkle Räume, denn man soll
sich  ja  auf  Hören  konzentrieren.  Überall  wollen  Kopfhörer
ergriffen  und  aufgesetzt  sein,  auf  dass  man  lausche  und
zunehmend differenziere. Nun gut, ein paar Filme sind auch zu
betrachten – bis hin zur Jux-Aufführung von 4’33’’ durch Helge
Schneider in Harald Schmidts Late Night Show (ARD). Mit dem im
Internet forcierten Projekt „Cage Against the Machine“ haben
es Popmusiker 2010 geschafft, die Stille auf Platz 21 der
britischen Charts zu hieven.

Mit  Stille  in  die  Charts:
Projekt  "Cage  against  the
Machine",  2010  (©  Courtesy
Dave Hillard / Foto Carina
Jirsch)

Die anspruchsvolle Ausstellung verfolgt etliche Nachwirkungen
der  in  4’33’’  berufenen  Ideen.  Merce  Cunningham  hat  eine
experimentelle Tanzversion besorgt. Selbst Heinrich Böll gerät
mit  seiner  Hörfunk-Satire  „Doktor  Murkes  gesammeltes
Schweigen“ (1955) in den Blick, obwohl er sich schwerlich auf
Cage bezogen haben dürfte.

Breit ist das Spektrum: Die Formation „Einstürzende Neubauten“
hat  mit  „Silence  is  Sexy“  (2000)  der  Stille  gehuldigt.
Spezielle Dortmunder Varianten von 4’33’’ gibt es ebenso wie
bewusst verfälschende Cage-Aufführungen, die die Frage nach
geistigem Eigentum aufwerfen. Als stummer Handy-Klingelton ist
das  Stück  so  präsent  wie  als  sukzessive  Löschung  vormals

http://www.revierpassagen.de/11602/sounds-like-silence-auf-den-spuren-der-stille-an-den-grenzen-des-schweigens/20120826_1348/w_009_cage-against-the-machine_2010_c_carina-jirsch


vorhandener  Musik.  Studien  zur  Wahrnehmung  der  Taubstummen
stehen neben einer Videoinstallation von Bruce Nauman, der
sein verlassenes Atelier nächtelang filmte. Auch da begab sich
noch etwas…

Filmstill  aus  Name  June
Paiks  Film  "A  Tribute  to
John  Cage"  (1973)  (©  Nam
June  Paik)

Kunsthistorisch interessant ist ein genialisches Gipfeltreffen
von Nam June Paik und Cage. Wie der Koreaner 4’33’’ filmisch
aufbereitet hat, ist für beide Oeuvres aufschlussreich. Ferner
wird  ein  Interview  mit  Cage  (von  Vicki  Bennett)  ebenso
sprachlos  gemacht  wie  eine  Tagesthemen-Ausgabe  mit  Ulrich
Wickert  (von  Hein-Godehart  Petschulat)  oder  eine
kriegstreibende Rede des George W. Bush (durch Matt Rogalsky).

Am Horizont solcher Darbietungen erscheint eine Ökologie der
Geräusche. Eine leisere Welt wäre wohl keine schlechtere.

„Sounds Like Silence“. Cage / 4’33’’ / Stille. 1912-1952-2012.
Bis 6. Januar 2012 im Dortmunder „U“, Leonie-Reygers-Terrasse
(Navi Rheinische Straße 1). Eintritt 5 Euro, freier Eintritt
bis  18  Jahre.  Di/Mi  11-18,  Do/Fr  11-20,  Sa/So  11-18  Uhr.
Internet: www.hmkv.de
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Helge  Schneider  (li.)  und
Harald Schmidt bei der Jux-
Aufführung  von  4'33''  (©
2010  Courtesy  Kogel  &
Schmidt  GmbH,  Grünwald  /
meine  Supermaus  GmbH,
Mülheim)

Als Joseph Beuys nach Japan
kam
geschrieben von Frank Dietschreit | 1. Mai 2023
29.  Mai  1984:  Joseph  Beuys  lächelt  gequält  und  sieht  ein
bisschen verloren aus. Ein Suchender und Staunender, einer,
der noch nicht recht weiß, was ihn dort, wo er gerade mit dem
Flugzeug gelandet ist, erwartet. Von Kameras begleitet und
beäugt, bahnt sich der erstmals von Düsseldorf nach Tokio
gereiste  Künstler  seinen  Weg  durch  die  mit  Koffern  und
Menschen verstopfte Ankunftshalle.

Beuys trägt, was ihm zur zweiten Haut geworden ist: den grauen
Filzhut, die multifunktionale Weste, weißes Hemd, dunkle Hose,
grobe Schuhe mit dicken Gummisohlen. Der Kunstprofessor, der
schon  mit  Studenten  Räume  der  Düsseldorfer  Kunstakademie
besetzt hielt und mit seinem Konzept ökologisch-ganzheitlicher
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Kunst für Aufsehen sorgte, ist freundlich, freut sich über die
roten  Rosen,  die  ihm  seine  Gastgeber  überreichen.  Ein
harmloser,  fast  heimeliger  Auftakt  eines  achttägigen
Aufenthalts, der es in sich hat und in der kulturpolitischen
Landschaft Spuren hinterlassen wird.

Beuys wird im Seibu Museum of Art in Tokio eine Ausstellung
mit  seinen  Werken  einrichten  und  eröffnen,  er  wird
Pressekonferenzen  geben  und  vor  erregten  und  verstörten
Studenten sein Konzept einer antikapitalistischen Kunst-Utopie
vorstellen. Beuys wird eine Manufaktur besuchen und zusammen
mit Videokünstler Nam June Paik eine legendäre Performance
veranstalten.

Joseph  Beuys:  Coyote  III,
1984, Videostill. Copyright:
VG Bild-Kunst Bonn 2011

Das  dreißigstündige  Filmmaterial,  das  Zeugnis  von  einer
seltsamen Begegnung zwischen Ost und West ablegt und in Wort
und Bild die meisten Schritte und Aktionen festhält, die Beuys
vom 29. Mai bis zum 5. Juni 1984 in Japan unternahm, galt
lange Zeit als verschollen. Vor einem Jahr tauchten die Film-
Dokumente wieder auf und wurden in Japan gezeigt. Jetzt sind
sie,  in  einer  überwältigenden  Ausstellung,  erstmals  in
Deutschland zu sehen: „Joseph Beuys: 8 Tage in Japan und die
Utopie  EURASIA“  ist  der  Titel  der  Berliner  Schau,  die  im
Hamburger  Bahnhof,  dem  „Museum  für  Gegenwart“,  präsentiert
wird.
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Im Westflügel des Museums, dort, wo ohnehin eine große Beuys-
Sammlung beheimatet ist, die einige aus Kunstklassiker mit
Schiefertafeln, Filzmatten und Fettecken beherbergt, ist eine
ganze  Etage  für  die  überraschende  Wiederentdeckung  und
großzügige  Präsentation  der  japanischen  Film-Sequenzen  frei
geräumt worden. Im Zentrum: eine dunkle Video-Höhle. Auf einer
riesigen Leinwand wird ein 3-stündiger Mitschnitt der „Coyote
III“-  Performance  nebst  anschließender  Diskussion  gezeigt.
Während Nam June Paik auf einem Klavier klimpert, hechelt
Beuys Hundelaute ins Mikrofon.

Joseph Beuys in Japan, 1984,
Videostill  (Copyright  I&S
BBDO)

Um die Video-Höhle herum ist ein Kunst-Parcours mit zehn TV-
Bildschirmen  installiert.  Dokumentiert  werden,  in
unkommentierten  und  umfangreichen  Filmsequenzen,  sowohl
Ankunft wie Abreise, Debatten und Diskussionen, Interviews und
Museumsbesuche. Und immer wieder muss ein leicht genervter
Beuys  seinen  fernöstlichen  Gastgebern  sein  Kunstkonzept
erklären. Man will verstehen, warum Beuys bereits 1963 die
Partei EURASIA gegründet hat und vom Zusammenschluss östlicher
und westlicher Kulturen träumt. Man will wissen, was es mit
seinem ätzenden Anti-Kapitalismus auf sich hat und warum er
Sätze  sagt  wie:  „Ein  Eisenwalzwerk  muss  zugleich  eine
Universität  sein.“

Das Konzept des universellen Künstlers ist den Zuhörern noch
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fremd: „Jeder Mensch ist ein Künstler. Jeder Mensch ist ein
Superstar. Jeder Mensch ist ein elitäres Wesen.“ Wenn Beuys
seine kunstpolitischen Visionen in Japan ausbreitet, schaut er
in viele fragende Gesichter, gebetsmühlenartig muss er dann
seine  Theorien  darlegen.  Japan  mag  für  Beuys  ein  lang
ersehntes  Reiseziel  und  ein  utopischer  Kunsttraum  gewesen
sein. Dass ihn zwar japanische Kultur und Mentalität erregten
und interessierten, ihm aber letztlich durchaus fremd blieben,
auch davon erzählt diese Ausstellung, für deren Besuch man vor
allem eines braucht: sehr viel Zeit.

Joseph Beuys: 8 Tage in Japan und die Utopie EURASIA,
Nationalgalerie  im  Hamburger  Bahnhof,  Museum  für  Gegenwart
Berlin, Invalidenstraße 50-51, 10557 Berlin, bis 1. Jan. 2012,
geöffnet Di-Fr 10-18 Uhr, Sa 11-20 Uhr, So 11-18 Uhr, Mo
geschlossen,
Eintritt 12 Euro, ermäßigt 6 Euro.

Weitere Infos unter http://www.hamburgerbahnhof.de

Aktion  im  Gefrierzustand  –
Fluxus-Kunst aus der Sammlung
von René Block in Wuppertal
geschrieben von Bernd Berke | 1. Mai 2023
Von Bernd Berke

Wuppertal.  Was  ist  „Fluxus“?  In  dem  Begriff,  der  eine
herrschende Kunstrichtung der 60er Jahre bezeichnet, steckt
das lateinische Wort für „fließen“. Aha. Eine Kunst, die alles
in Fluß hält? Doch der Künstler Robert Watts, der im Katalog
der  Wuppertaler  Fluxus-Ausstellung  zitiert  wird,  stiftet
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Verwirrung: „Das Wichtigste an Fluxus ist. daß niemand weiß,
was es ist.“ Den Satz nimmt man amüsiert zur Kenntnis. Aber
man kann sich nicht damit begnügen.

Rund  140  Arbeiten,  darunter  viele  Relikte  von  Aktionen,
versammelt die Schau in der Barmer Kunsthalle. Die Exponate
stammen aus dem Fundus von René Block, der von 1964 bis 1979
mit  seiner  Berliner  Galerie  dem  Fluxus  aufhalf.  Blocks
Sammlung schlummert ansonsten in dänischen Lagerräumen, eine
dauerhafte Heimstatt wird noch gesucht.

1993 war eine Auswahl in Nürnberg zu sehen. Wuppertals Kunst-
und Museumsverein holt nun, zu seinem 50jährigen Bestehen,
rund  die  Hälfte  der  Kollektion  ans  Licht;  nicht  ohne
Hintergedanken: Mit der legendären Galerie „Parnass“ zählte
die  Schwebebahn-Stadt  einst  zu  den  Fluxus-Zentren.  Joseph
Beuys war hier häufig zu Gast.

Ein Raum der Ausstellung ist denn auch Beuys gewidmet. In
einer  Vitrine  sieht  man  allerlei  Kehricht  samt  Besen  –
Überbleibsel einer Berliner Fege-Aktion von 1972. An der Wand
hängt  einer  jener  berühmten  Filzanzüge.  Hinter  Glas:
Fettecken,  eine  „Sauerkraut-Partitur“  mit  ganz  strohig
gewordenen  Kohl.  Dazu  gibt’s  Tafeln  mit  Lehrsätzen  des
Meisters, einen Konzertflügel, einen Schlitten (Zeugnis der
Aktion, bei der sich Beuys tagelang mit Koyoten einsperren
ließ).

Konservatoren haben heute alle Hände voll zu tun, vergängliche
Erscheinungen wie Fettecken zu bewahren. Andererseits hat der
Verfall  seinen  speziellen  Charme.  Klar  ist:  Solche
Gegenstände, die in lebendiger Aktion verwendet wurden und
dabei spät-dadaistisch anmutenden (Un-)Sinn entfalteten, sind
im Museum nur noch tote Materie. Fluxus im Gefrierzustand.
Gerade im Falle Beuys werden die Relikte für viele Bewunderer
gar zu weihevollen Reliquien.

Dennoch spürt man, welch eine sprühend vitale Kunst hier am



Werke gewesen sein muß: eine, die offen war für jede spontane
Eingebung und die niemals „fertig“ und abgerundet sein wollte.

„… sonst sind Sie nur ein Zugucker“

Durch fröhliche Flüchtigkeit hoffte man, sich dem Kunstmarkt
und den Museen zu entziehen. Grenzen zwischen den diversen
Künsten  und  erst  recht  zwischen  Kunst  und  Leben  hat  man
geflissentlich ignoriert. Eine museale Einfriedung ist also
ziemlich paradox.

Arbeiten von Nam June Paik bilden einen weiteren Schwerpunkt.
Seine oft hintersinnig-meditative Medienkunst („Buddha, eine
Kerze betrachtend“ / „Zen-Koffer“) mit in Ehren gealterten
Radios,  Vinyl-Schallplatten,  TV-Geräten  und  Plunder  des
Alltags, ist freilich weit entfernt etwa von Artur Köpckes
labyrinthischen Schrift-Comic-Collagen.

Überhaupt wurde in jener Zeit viel collagiert, gebastelt und
auf Bildtafeln geschrieben. Mit dem herkömmlichen Malen hatte
man es nicht so sehr. Es galt als bürgerlich.

Köpcke verdeutlicht die Fluxus-typische Offenheit mit diesem
monströsen Werktitel: „Sie nehmen nur teil, wenn Sie dieses
Aktionsstück, dieses Prinzip fortsetzen, sonst sind Sie nur
ein  Zugucker.“  Gemeint  war,  daß  die  Ausstellunsgbesucher
seinem Werk immer weitere Taschentücher und Zettel hinzufügen
sollten.

Kunst ohne Ende. Man sollte also nicht passiv bleiben. Wie
hieß noch das Beuys-Bekenntnis? „Jeder ist ein Künstler.“ Bis
zum Beweis des Gegenteils.

Kunsthalle Wuppertal-Barmen. Geschwister Scholl-Platz. Bis 1.
Dezember. Geöffnet Di-So 10-17 Uhr, Do 10-21 Uhr.



Himmel  und  Hölle  des
Bildschirms – Nam June Paik
in Düsseldorf
geschrieben von Bernd Berke | 1. Mai 2023
Von Bernd Berke

Einerseits ist diese Ausstellung die schiere Medienhölle: Da
dröhnt  es  aus  ungezählten  Lautsprechern,  da  gibt  es  ein
wahnsinniges Bildergewitter auf hunderten von TV-Geräten, da
flirren irrwitzige Großprojektionen über die Wände. Hier kann
man wirklich einmal testen, wie lange man dem elektronischen
Terror standhält.

Andererseits  findet  man  sich  in  Zonen  der  Ruhe  und  der
Meditation wieder, die von den selben Medien erzeugt werden:
Eine Buddha-Figur „betrachtet“ göttlich-geruhsam ihr eigenes
Erscheinungsbild;  eine  Kamera  nimmt  ein  Ei  auf,  dessen
perfekte  Form  synchron  auf  verschieden  große  Bildschirme
übertragen wird. In einem abgedunkelten Raum erstreckt sich
sodann ein Garten mit echtem Grün, dessen „Blüten“ freilich
aus lauter Video-Farbbildern bestehen.

All dies sind Werke von Nam June Paik, dem großen Anreger der
Video- und Fernseh-Kunst. Der Koreaner, heute in New York
lebend,  aber  seit  jeher  auch  der  Düsseldorfer  Szene  eng
verbunden, setzt mit diesen Medien sozusagen Himmel und Hölle
frei, man erfährt Qualen, aber auch Wohltaten der künstlichen
Bildwelten.  Die  Installationen  in  der  vollverkabelten
Düsseldorfer  Kunsthalle  sind  mal  Huldigung,  mal  Fluch.

„This is a Heimspiel for me“

„This is a Heimspiel for me“, soll Paik auf Anglo-Deutsch über
diese  Ausstellung  gesagt  haben  –  Anspielung  auf  alte,
glorreiche  Zeiten  der  rheinischen  Kunstszene  in  den  60er
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Jahren, auf damals noch provozierende Kunstaktionen, die Paik
gelegentlich auch mit Joseph Beuys gemeinsam veranstaltete,
dessen Werk jetzt gegenüber in der Kunstsammlung NRW gezeigt
wird (die WR berichtete).

Es dominieren Bildschirm-Arbeiten, die auch Leute ins Museum
locken  könnten,  die  sonst  wenig  mit  Kunst  am  Hut  haben.
Kennzeichnend  für  Paik  ist  unter  anderem  die  gegenseitige
Durchdringung  von  Natur  und  Elektronik,  so  in  besagtem
„Fernseh-Garten“, aber auch bei einem Werk wie „Video Fish“:
Aquarien mit lebenden Zierfischen stehen vor laufenden TV-
Geräten. Die Videos laufen gleichsam „unter Wasser“.

Fernsehen und der christliche Kreuzweg

Paik knüpft mit seinen Arbeiten nicht nur an Naturformen an,
sondern  auch  an  die  Kunstgeschichte:  Den  wohl  stärksten
Eindruck  der  Ausstellung  hinterlassen  jene  13  gotischen
Schreine,  in  die  der  Kunst-„Ketzer“  Paik  Femsehapparate
montiert  hat.  Hintergrund:  Ursprünglich  sollten  sich  14
Schreine  auf  die  Stationen  des  christlichen  Kreuzweges
beziehen. Station heißt auf Englisch bekanntlich „station“,
dies Wort steht auch für Fernsehkanäle – und 13 Stations-
Schreine wurden es dann, weil es friiher einmal in New York
diese Zahl von Fernsehsendern gab. Siehe da: Die Geschichten
hinter den flimmernden Bildern können ganz schön vertrackt
sein.

Nam  June  Palk.  Retrospektive.  Kunsthalle  Düsseldorf,
Grabbeplatz. Bis 12. Januar 1992. Tägl. außer montags 10 -18
Uhr. Katalog 42 DM.



Wenn  Künstler  mit  der
„Flimmerkiste“ spielen – „Der
Fernseher“  als  Museumsobjekt
in Marl
geschrieben von Bernd Berke | 1. Mai 2023
Von Bernd Berke

Marl.  Alltag  ist  angesagt:  Bevorzugt  zeigen  Museumsleute
derzeit, was Künstler sich zu scheinbar „profanen“ Dingen des
täglichen  Daseins  einfallen  lassen.  In  Hagen  sind  z.  B.
Würfel, in Berlin Schallplatten als Objekte der künstlerischen
Umformungs-Begierde zu bewundern. Doch das populärste Thema
hat sich Dr. Uwe Rüth, Leiter des Marler Skulpturenmuseum
„Glaskasten“, ausgesucht. Seine neue, prominent bestückte und
sehr anregende Ausstellung heißt einfach „Der Fernseher“.

„Der Fernseher“ – ein unscharfes Alltagswort, das sowohl das
TV-Gerät als auch den Zuschauer bezeichnen kann. Tatsächlich
stehen  die  Flimmerkisten  selbst  im  Mittelpunkt  der  Marler
Ausstellung,  nicht  etwa  Programminhalte.  Selbst  bei  den
wenigen  Kunst-Objekten,  zu  denen  eigentlich  ein  laufendes
Fernsehbild gehört, muß man in Marl passen, denn das Museum
am, Marler City-„Stern“ ist dermaßen von Beton eingekeilt, daß
es einer Riesen-Antenue bedurft hätte. Doch der „Kasten“, so
zeigt sich, ist durch die Lebenspraxis der letzten Jahrzehnte
auch  ohne  Programm  dermaßen  mit  (Neben)-Bedeutungen
„aufgeladen“, daß er schon genügend Ideen bei Künstlern und
Betrachtern freisetzen kann.

Die früheste Arbeit stammt aus dem Jahr 1963. Günther Uecker
hat  –  natürlich  –  mit  Nägeln  gearbeitet  und  damit  ein
Fernsehgerät  zum  „Igel“  gemacht.  Geht  es  hier  noch  um
ästhetische  Wirkung,  so  ist  in  Ueckers  „Statement“  (1977)
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Aggression spürbar. Der Künstler hat (bei einer Aktion) einen
einzigen großen Nagel von hinten durch ein TV-Gerät getrieben,
so daß die Bildröhre implodierte. Es ist, als hätte da einer
in  Notwehr  gehandelt  –  gegen  Gewalt,  die  aus  dem  Medium
quillt.  Eine  andere  „Entsorgungs“-Lösung  findet  Rolf
Glasmeier: Er schließt einen Staubsauger an – Bilderschrott
kann in den Müllsack wandern. Bei V. A. Wölfl sind die Kästen
eh  unter  sich:  Zwei  Geräte,  eng  aneinander  geschmiedet,
spielen sich gegenseitig ihre Bilder vor.

Nam June Paik, Pionier der Fernseh- und Videokunst, geht das
Thema, wie übrigens die meisten Künstler, spielerisch-ironisch
an. Er präsentiert ein Fernsehgerät mit der Typenbezeichnung
„Rembrandt“ – Ausdruck jener Jahre. als die Gerätefabriken
ihre Produkte mit der Würde edler Kultur versehen wollten.
Doch  der  auf  dem  „Gesicht“  (sprich:  Bildschirm)  am  Boden
liegende  Apparat  offenbart  die  Zweischneidigkeit  solcher
Versuche auf seiner Rückseite selbst, heißt er doch „Rembrandt
Automatic“. Spiel mit falscher Weihe auch beim zweiten, im
dunklen Raum gezeigten Paik-Objekt („Katakombe“, 1985/88): Im
ausgeweideten Schirm flackern, lächerlich-feierlich, Kerzen.

Der  Dortmunder  Erich  Krian  läßt  zwei  Geräte  halb  unter
Sandhügeln verschwinden – Berieselung bis zur Beerdigung. Ein
Filz-Bildschirm  von  Joseph  Beuys  versinnbildlicht  warme
Energieströme zwischen Medium und Benutzer. Ebenso typisch für
Stil  und  Ausdrucksmittel  der  Künstler:  ein  verpackter
Fernseher von Christo, ein einbetonierter von Wolf Vostell.

Ingo Günthers rohes Holzstück wird bereits zum Schema eines
Gerätes, nur weil eine Teleskopantenne darin steckt; und schon
können  auch  die  Phantasien  des  Betrachters  einsetzen:  Ein
Holzspalt wirkt wie der Mund eines TV-Sprechers, die Maserung
wie flimmernde Fernseh-Zeilen.

Anlaß  der  Ausstellung  ist  das  25jährige  Jubiläum  des
renommierten Marler Adolf-Grimme-Preises für herausragende TV-
Produktionen. Hans Janke, Leiter des Grimme-Instituts, zeigte



sich von der Ausstellung angetan: Die Objekte seien wirksamer
als jede geschriebene Fernseh-Kritik.

„Der Fernseher“ — „Skulpturenmuseum Glaskasten“, Marl, Creiler
Platz (Rathaus). Ab Sonntag, bis 2. April, di—so 10-18 Uhr;
Katalog 15 DM.


