
Erst  Rocksängerin,  dann
Bildhauerin – Pia Bohr: „In
der  Kultur  haben  es  Frauen
immer noch schwerer“
geschrieben von Bernd Berke | 9. Mai 2025

Im  Atelier:  Pia  Bohr  mit  ihrer
Skulptur  „Big  Engel“.  (©  Foto:
Melanie  Hoessel)

Geht’s  um  Frauen  im  Kulturbetrieb,  so  kann  Pia  Bohr  (61)

https://www.revierpassagen.de/136786/erst-rocksaengerin-dann-bildhauerin-pia-bohr-in-der-kultur-haben-es-frauen-immer-noch-schwerer/20250509_0954
https://www.revierpassagen.de/136786/erst-rocksaengerin-dann-bildhauerin-pia-bohr-in-der-kultur-haben-es-frauen-immer-noch-schwerer/20250509_0954
https://www.revierpassagen.de/136786/erst-rocksaengerin-dann-bildhauerin-pia-bohr-in-der-kultur-haben-es-frauen-immer-noch-schwerer/20250509_0954
https://www.revierpassagen.de/136786/erst-rocksaengerin-dann-bildhauerin-pia-bohr-in-der-kultur-haben-es-frauen-immer-noch-schwerer/20250509_0954
https://www.revierpassagen.de/136786/erst-rocksaengerin-dann-bildhauerin-pia-bohr-in-der-kultur-haben-es-frauen-immer-noch-schwerer/20250509_0954/bearb-kopie


fundierte Auskunft geben. Zuerst hat die Dortmunderin sich
über 25 Jahre lang als Sängerin der international gefeierten
Kultband „Phillip Boa & the Voodooclub“ verdingt, dann ist sie
nach und nach in die Kunstszene gewechselt und hat sich als
Bildhauerin  etabliert  –  zuerst  mit  Holzskulpturen,  seit
einiger Zeit mit ebenso organischen und biomorphen Schöpfungen
in Bronze, weil die Arbeit mit diesem Material körperlich
weniger aufreibend ist.

Besuch  in  ihrer  Werkstatt  im  Dortmunder  Klinikviertel,
Dudenstraße 4. Hier blüht buntes Leben: Im selben Hinterhof
befinden sich eine Kita und das BVB-Fanprojekt. Wir sitzen
inmitten einiger ihrer neueren Arbeiten. Ihr Werkstatt-Raum
atmet die angenehme Atmosphäre früherer Zeiten, hat gleichsam
Patina  –  bis  hin  zum  nostalgischen  Radio  aus  den  1960er
Jahren. Es funktioniert noch einwandfrei. Auch ihre Bronze-
Skulpturen, so Pia Bohr, „werden so ziemlich alles überdauern.
Sie  schmelzen  erst  bei  1100  Grad.“  Bei  dieser  Temperatur
entstehen sie auch – in einer hochspezialisierten Gießerei im
münsterländischen Drensteinfurt. Bundesweit gibt es nur noch
ganz wenige vergleichbare Betriebe. Veredeltes Handwerk.

Ja, für Frauen sei es in der Kultur immer schwieriger als für
Männer, auch heute noch. Als Sängerin habe sie vielen Fans und
Kollegen bloß als „blondes Schätzchen“ gegolten, dabei habe
sie selbst etliche Songs für Phillip Boa geschrieben. Gut,
dafür fließen (oder rinnen) immer noch ein paar Tantiemen,
aber die Anerkennung hielt sich in Grenzen. Überdies gab es
abstrusen Rechtsstreit: Als Sängerin hieß sie Pia Lund, doch
wurde  ihr  juristisch  untersagt,  diesen  Namen  auch  als
Bildhauerin zu tragen. Dann halt Pia Bohr. Zur Bandgeschichte
gehört schließlich auch, dass ihre damalige Ehe zerbrochen
ist.  Eine  tolle  Zeit  war  es  gleichwohl,  als  die  Gruppe
beispielsweise mit dem Produzenten von David Bowie arbeiten
konnte.

Wie war es dann als Künstlerin? Auch da habe sie kämpfen
müssen.  Nun  nicht  mehr  in  konfliktreicher  Gruppendynamik,



sondern als Einzelne – mit größeren Freiheiten, aber auch
gewachsenen  Risiken.  Ein  männlich  dominierter  Künstlerbund
habe sie partout nicht aufnehmen wollen. Es gab gar Kollegen,
die ihr ausreden wollten, Skulpturen mit glatten Oberflächen
zu gestalten. Warum? Tja. Einfach mal so. Bestimmen wollen.
Herrschaft  ausüben.  Überdies  hatte  sie  kein  Kunststudium
vorzuweisen, erst recht nicht bei einem prominenten Professor.
Als käme es im Schaffensprozess nicht auf andere Dinge an. Auf
Liebe zum Material und Beseelung des Stoffes. Auf Formfindung
und Proportionen. Auf innere Wahrhaftigkeit. Und dergleichen
mehr. Als Bezugsgrößen für ihr Schaffen nennt Pia Bohr die
Oeuvres von Hans Arp, Francis Bacon und Louise Bourgeois.

Vor  Relikten  des  früheren
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Hoesch-Stahlwerks:  Pia  Bohrs
Arbeit „Die Spionin“. (© Foto:
Bruno de Piero)

Und die Zukunft? Scheint, gerade für Frauen, nicht eben rosig
zu  werden.  Pia  Bohr  beobachtet  vielfach  eine  Wendung
rückwärts.  Mühsam  erstrittene  Frauenrechte  seien  zunehmend
bedroht, sagt sie. Im Gefolge des Rechtspopulismus machten
sich sogenannte „Trad Wives“ (etwa: Traditionsweibchen) breit,
die vorzugsweise mit Trachten oder Schürzen dienende Rollen
annähmen, fast wie die „braven Muttis“ in den 1950er Jahren.
Dementsprechend erstarke auch der Machismo, keineswegs „nur“
in der kulturellen Sphäre. Wehmütig lächelnd erinnert sich Pia
Bohr  des  Titels  ihrer  digitalen  Graphik:  „Das  Ende  des
Patriarchats“. Schön wär’s ja…

Als Ur-Dortmunderin hadert sie, wie so viele, gelegentlich mit
dieser Stadt: „Dortmund ist kulturelle Provinz.“ Und nebenan?
Nun, schon in der Unistadt Bochum sehe es besser aus. Ungleich
lebendiger sei es in Berlin, wie sie kürzlich wieder erleben
durfte. Doch da wolle sie nicht dauerhaft hin. „Da gibt es
schon so viele Künstlerinnen und Künstler.“

Von Selbstverwirklichung in den Künsten redet sie nicht gern.
Noch weniger mag sie die Redensart, jemand mache „das Hobby
zum Beruf“. Nein, kulturelles Schaffen sei vor allem harte
Arbeit. Es sei freilich wunderbar, wenn sie sehe, wie Leute
ihre  Skulpturen  liebevoll  berühren.  Dabei  werden,  neben
geglätteten Partien, auch Narben und Verletzungen in Holz oder
Bronze  spürbar.  Schmerzliche  Schönheit.  Frauen  riskierten
derlei  haptische  Annäherung  übrigens  eher  und  inniger  als
Männer. Woran es wohl liegt?

Über all die Jahre hinweg macht Pia Bohr dieselbe Erfahrung:
Oft ist unklar, wann der nächste Gig (Auftritt) oder Kunstkauf
ansteht.  Daraus  folgt  permanenter  Druck.  Zwar  kann  sie
inzwischen  von  der  Bildhauerei  leben,  doch  haben  ihr  die
Zeiten  der  freischaffenden  Existenz  nur  einen  kümmerlichen



Rentenanspruch eingebracht. Wir nennen den Betrag hier nicht,
es könnten einem schier die Tränen kommen. In wilder bewegten
Jahren macht man sich ja auch wenig Gedanken über Einkünfte im
„Ruhestand“. Auch so ein Wort, das ihr widerstrebt.

„Frauen in der Kunst“ – das Thema findet Pia Bohr wichtig.
Aber: „Dass es eigens hervorgehoben wird, zeigt auch, dass es
leider immer noch nicht selbstverständlich ist.“ Wo sie recht
hat…

_______________________

Der  Text  ist  zuerst  im  Kulturmagazin  Westfalenspiegel
(Münster)  erschienen:  www.westfalenspiegel.de

_______________________

Vom 10. Mai bis zum 8. Juni 2025 ist unter dem Titel „helle
wachträume“ eine gemeinsame Ausstellung von Pia Bohr und Sonia
Ruskov zu sehen, und zwar in der Produzentengalerie „Friedrich
7″ (Friedrich-Ebert-Straße 7, 44263 Dortmund). Öffnungszeiten:
Mittwoch 16-18 Uhr, Samstag/Sonntag 14-17 Uhr.

Weitere Infos über die Künstlerin: www.bohrskulpturen.de

Ansgar  Nierhoff:  Stahl  als
Mittel der Wahl
geschrieben von Bernd Berke | 9. Mai 2025
Idyllischer Ort für Kunst: Die „Alte Mühle” zu Schmallenberg
zeigt Arbeiten eines der wichtigsten deutschen Bildhauer. Für
den gebürtigen Mescheder Ansgar Nierhoff (66) ist es auch eine
Rückkehr in heimatliche Gefilde.
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Nierhoff ist beileibe nicht „irgendwer”. Er hat auch schon an
der  Kasseler  documenta  teilgenommen.  Dort  war’s  vermutlich
komfortabler.  In  Schmallenberg  gestaltete  sich  bereits  die
Anlieferung  seiner  Skulpturen  schwierig,  es  war
Millimeterarbeit.  Um  dem  Lkw  samt  Kran  den  engen  Weg  zu
bahnen, musste sogar ein Zaun demontiert werden.

Nierhoff, der seit 1965 in Köln lebt, hat immer noch ein
Domizil im Hochsauerland, wo er häufig ausgedehnte Waldgänge
unternimmt.  Ursprung  der  Schmallenberger  Schau  war  der
wanderbare  Waldskulpturenweg,  der  von  hier  bis  nach  Bad
Berleburg führt, dem (mit anderen Werken bestückten) zweiten
Ort der Ausstellung. Den künstlerischen Brückenschlag leitete
anno 2000 just Nierhoff ein – mit der Stahltor-Skulptur „Kein
leichtes Spiel”.

Nach und nach will man in Schmallenberg alle Künstler des
Waldskulpturenwegs vorstellen. Jetzt also Nierhoff. Auch hier
ist Stahl das Mittel seiner Wahl. Schon kleinere Arbeiten
wiegen so viel, dass die Statik der „Alten Mühle” einiges
aushalten muss.

Nierhoff  geht  von  Grundformen  aus:  Kreis,  Kugel,  Würfel,
Rechteck, Zylinder. Durch präzis berechnete Schnitte gestaltet
er sie immer wieder neu. Wenn etwa ein Würfel zerteilt und
dann  wieder  zusammengefügt  wird,  ergeben  sich  Bruch-  und
Verbindungslinien, die dem Ganzen andere Energien einflößen.
Ruhige, konzentrierte Kraft teilt sich da mit. Zuweilen legt
sich Rost als Patina auf die Skulpturen. Ein doppelwertiges
Zeichen des Verfalls, aber auch der Dauer.

Einige Stahlringe scheinen achtlos hingeworfen zu sein, doch
der Eindruck trügt: Nierhoff verbringt viel Zeit damit, solche
Arbeiten  exakt  auszurichten,  Werk  und  Ort  aufeinander
abzustimmen. Wer will, kann in den ebenfalls ausgestellten
Zeichnungen Vorstudien zu den Plastiken erblicken. Man kann
sie aber auch als eigenständige Schöpfungen werten.



Zu welcher Leichtigkeit sich Stahl aufschwingen kann, erweist
sich  an  Nierhoffs  „Faltungen”.  Als  sei’s  Papier,  hat  der
Künstler die Metallflächen hie und da ein wenig geknickt. Alle
Härte ist verschwunden.

Schmallenberg, „Alte Mühle” (Unter der Stadtmauer 4). Bis 17.
August, Mi-So 15-18 Uhr, Eintritt frei. Tel.: 02972/48 106 –
Weitere Werke draußen (Kapelle auf dem Werth, Friedenskapelle
Fredeburg usw.).

Bad Berleburg, Museum der Stadt (Goetheplatz 3). 17. Juli bis
17. August. Di und Fr-So 15-18 Uhr, Eintritt frei.

Kartoffelchips  und
Kunstgeschichte  –  Der
Bildhauer  Thomas  Rentmeister
und  seine  Lebensmittel-
Skulpturen  am  Dortmunder
Ostwall
geschrieben von Bernd Berke | 9. Mai 2025
Von Bernd Berke

Dortmund. Mhh, lecker!? Die neue Ausstellung im Dortmunder
Ostwall-Museum besteht zu weiten Teilen aus essbarem Material.
Doch das Wachpersonal wird verschärft aufpassen, dass nichts
angeknabbert wird.

So  schafft  man  sich  ein  künstlerisches  Markenzeichen:
Skulpturen von Thomas Rentmeister (41) bestehen beispielsweise
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aus Nuss-Nougat-Creme, Zucker oder Hühnereiern. Ob Formen und
Gerüche sich bis zum Ende der Dortmunder Ausstellung im April
halten,  wird  sich  erweisen.  Derlei  verderbliche  Stoffe
verweigern  sich  jedenfalls  dem  auf  dauerhafte  Werte
versessenen  Kunstmarkt.

Im Lichthof wird man von zwei noch halbwegs dezent duftenden
Hügeln empfangen: Ein mächtiger Haufen Kartoffelchips erhebt
sich  gelblich  wie  Herbstlaub,  die  ähnlich  sorgfältig
aufgeschütteten Erdnussflips spielen eher ins Bräunliche. So
richtig  zum  schlaraffigen  Hineinwühlen,  wenn  man’s  denn
dürfte.  Übrigens:  Nach  der  Ausstellung  soll  das  alles  zu
Tierfutter verarbeitet werden.

Die Kellerpartys der 60er und 70er

Hintergedanke für Fachkundige: Skulptur definiert sich durch
ihr Verhältnis zum Raum. Hier durchdringt der luftige Raum die
lockeren Strukturen der Lebensmittel. Auch daher rührt der
rätselhafte Ausstellungstitel „Die Löcher der Dinge“.

Natürlich  haben  solche  Sachen  Anspielungs-Charakter,  sie
wecken Assoziationen. Rentmeister sagt, er beziehe sich auf
Jugenderinnerungen an die 60er und 70er. Die besagten Chips
und Flips dürften mit neckischen Kellerpartys jener Zeiten zu
tun  haben.  Der  handwerklich  versierte  Künstler  hat  eine
türlose Holzhütte gebaut, aus der entsprechender Party-Lärm
(mit Blasmusik) dringt. Die eigens angefertigten Fenster mit
falscher Butzen-Gemütlichkeit zitieren Baumarkt-Scheußlichkeit
verflossener Jahre.

Rentmeister:  „So  etwas  gibt’s  nicht  mehr.  Heute  sieht
Hässlichkeit  anders  aus.“

Der  Künstler  macht  nicht  den  Eindruck,  als  werde  er  von
Psychodramen gequält. Spielerisch, doch auch formstreng geht
er mit täglichem Konsumgut und Symbolik um. Ein Anflug von von
Besessenheit ist auch dabei. Der Mann ist kein Scharlatan.



Albträume für Putzwütige

Eine  Raumflucht  ist  angefüllt  mit  Dutzenden  von  kleinen
Kinder-Einkaufswagen aus dem Supermarkt. Alle sind randvoll
mit rohen Eiern. Eine gestaute Prozession, weit jenseits des
Kaufwahns,  fragil  und  schon  durch  schiere  Fülle  reichlich
grotesk.

Nusscreme-Häufchen, auf fünf museale Sockel gekleckert, werden
auf diese Weise: beinahe nobilitiert. Ein altbekannter Effekt
seit  Marcel  Duchamp.  Überhaupt  ließe  sich  manche  zittrige
Linie in die Kunstgeschichte ziehen, z. B. zum Minimalismus
oder  zurPop-Art.  Rentmeister  hat  ausgediente  Kühlschränke
nahezu  kubistisch  arrangiert  und  die  Lücken  mit  Babycreme
verspachtelt. Ganz Kühne denken da vielleicht sogar anCaspar
David Friedrichs“ berühmtes Eisschollen-Bild „Die gescheiterte
Hoffnung“.

Albträume  für  Putzwütige  mit  leichtem  Ekelfaktor:  ein  mit
düsenfeinen  Zahnpasta-Resten  bespuckter  Spiegel  (sieht
irgendwie  ästhetisch  aus),  daneben  ein  Berg  benutzter
Papiertaschentücher, ein mit Zucker vollgeschüttetes Bett. Und
diese  Bescherung:  Unter  eingedellter  Plexiglaskuppel  türmt
sich  ein  chaotischer  weißer  Berg  aus  Unterwäsche,  Zucker,
Minzbonbons,  Waschpulver.  Der  Künstler  spricht  lachend  von
einer „weißen Sauerei“.

Jetzt  bitte  keine  müden  Scherze  über  diensteifrige
Reinigungskräfte  im  Museum!

5. Feb. bis 23. April. Eintritt 3 Euro, Katalog 16 Euro.

______________________________________________________

ZUR PERSON

Studium bei Günther Uecker

Thomas Rentmeister wurde 1964 in Reken/ Westfalen (bei
Borken, Münsterland) geboren.



Er  studierte  an  der  Kunstakademie  Düsseldarf,  unter
anderem beim „Nagelkünstler“ Günther Uecker.
Rentmeister hat lange in Köln gelebt. Inzwischen ist er
nach  Berlin  umgezogen,  wo  er  neuerdings  einen
Lehrauftrag an der Kunsthochschule Weissensee hat.
Die  Liste  seiner  Ausstellungen  ist  umfangreich.
Einzelschauen hatte er u. a. in der Kunsthalle Nürnberg
und im Museum Abteiberg in Mönchengladbach.
Markennamen wie etwa Nutella, Penaten oder Tempo spielen
bei seinen Skulpturen kaum eine Rolle. Es geht nicht um
Konsumkritik, sondern um ästhetische Wirkung.

 

Bleierne  Zeit  im  Museums-
Bunker  –  Kunsthalle
Recklinghausen zeigt Arbeiten
von Joachim Bandau
geschrieben von Bernd Berke | 9. Mai 2025
Von Bernd Berke

Recklinghausen. Auch dies ist ein Weg, die Skulptur vom hehren
Sockel zu holen: Wenn man sie einfach auf Rollen setzt und
damit  signalisiert,  dass  dies  alles  jederzeit  ins  Gleiten
geraten könnte.

Joachim Bandau (1936 in Köln geboren) hat seit den bewegten
späten  60er  Jahren  solche  im  Prinzip  mobilen  Plastiken
gefertigt. Doch sein Werk umfasst auch hermetische, gleichsam
still in sich gekehrte und starr wirkende Fügungen aus Blei
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und Stahl.

Einen Querschnitt durch derlei Vielfalt dokumentiert jetzt mit
einer  „Gegenüberstellung“  (Untertitel)  von  Skulpturen  und
Schwarz-Aquarellen die Bandau-Retrospektive in der Kunsthalle
Recklinghausen. Gerade dieser Weltkriegs-Bunkerbau am Bahnhof
ist ein passendes Gehäuse für des Künstlers strenge Bunker-
Bilder aus den späten 70er Jahren. Sie leiten sich nicht nur
aus  der  fortwährenden  Kriegsangst  Bandaus  her  (als  Kind
durchlitt er schreckliche Bombennächte in Kellern), sondern
vermitteln wohl auch etwas von der mulmigen Gefühlslage jener
„bleiernen Zeit“ des RAF-Terrorismus um 1977. Man mag da an
Hochsicherheitstrakte denken, vielleicht auch an gefährliche
Reaktoren. Die Blätter evozieren diese Themen niemals direkt,
sondern  beschwören  eine  schwer  lastende  Atmosphäre  von
stumpfer  Angst  und  allseitiger  Verschlossenheit  mit  rein
künstlerischen Mitteln.

Überhaupt verfährt Bandau nach tradierten Regeln der Kunst:
Mit Bodenplastiken erkundete er in immer neuen, sehr exakten
Ansätzen  Maßverhältnisse,  Gewichtungen,  Masse  und  Volumen,
Freisetzungen und Einschlüsse. Die Oxidation von Stahl und
Blei verleiht diesen beharrlichen Studien allmählich eine ganz
eigene Patina und Würde.

Kalkulierte Verzerrung der Körperlichkeit

Bandau,  der  in  Aachen  lebt  und  lange  in  Münster  als
Kunstprofessor gewirkt hat, kann höchst triftig über seine
Materialien, so auch über Papiersorten und deren Qualitäten
dozieren. Jedes Papier habe eine Hauptrichtung des Verlaufs,
daran müsse man sich beim Farbauftrag halten, sonst fließe
alles ungeregelt umher. Richtung? Ja, man merke dies, wenn man
eine  Zeitung  längs  oder  quer  zerreiße;  das  eine  gehe  mit
glatten Kanten vonstatten, das andere nur mit Fetzen (bitte
nicht gleich mit diesem WR-Exmplar ausprobieren).

Es ist, als habe Bandau die „Seelen“ des Bleis oder der Bütten



gesucht  und  gefunden.  Aufs  Blei  kam  er  übrigens  rein
assoziativ, vom Bleistift (Graphit) her, wie er denn überhaupt
– aller Expertenschaft und Exaktheit zum Trotz – die Lust am
Zufall und am Experiment nie verloren hat. So ergeben sich
auch Effekte, die ihn selbst überraschen: Einst zeichnete er
mit Tee- und Kaffee-Extrakten. Mit der Zeit sind diese Bilder
gelblich  geworden,  als  stammten  sie  aus  ganz  ferner
Vergangenheit.

Seine rollbaren Skulpturen werden, als originelle Ausprägungen
der  Pop-Art,  neuerdings  wieder  eingehender  gewürdigt.  Die
teilweise  leicht  grotesken  Klon-Gebilde  zwischen
Menschenkörper  und  Maschinenwelt  wirken  (manchmal  an  der
Grenze  zur  Komik)  ein  wenig  bedrohlich,  sie  greifen  ins
Surreale  aus.  Man  erschrickt  über  die  kalkulierten
Verzerrungen  und  Auswüchse  des  Figürlichen.  Diese  oft
kabinenförmigen  Gestelle  sehen  aus  wie  überdimensionierte
Spielzeuge  aus  einer  mutierten  Welt  oder  wie  technisches
Rüstzeug  einer  absurden  Klinik.  Dass  sie  auf  Rollen
daherkommen,  deutet  auf  etwaige  Mobilität  hin.  Doch  diese
Objekte sind so abweisend gepanzert, als wollten sie nie mehr
vom Fleck.

Joachim  Bandau:  „Gegenüberstellung“.  Kunsthalle
Recklinghausen. Bis 18. November, Di- So 10-18 Uhr. Kataloge:
Skulpturen 42 DM, Aquarelle 25 DM.

Invasion  der  harmlosen
Gestalten  –  Renate  Göbel
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zeigt  ihre  rundlichen  Papp-
Figuren  im  Dortmunder
Ostwall-Museum
geschrieben von Bernd Berke | 9. Mai 2025
Von Bernd Berke

Dortmund. Für Festlegungen ist die Künstlerin Renate Göbel
(Jahrgang  1934)  kaum  zu  haben.  Nein,  ihre  Skulpturen  aus
Papiermaché oder Polyester (haltbare Freiluft-Variante) seien
„nicht nur ernst gemeint“. Dann also eher ironisch? Wieder
lautet die Antwort: „Nicht nur…“

Na,  klar  doch:  Zwischentöne  sind  angesagt  bei  der  neuen
Ausstellung  des  Dortmunder  Ostwall-Museums.  Zumindest  die
Farbgebung der Plastiken löst diesen Anspruch geschmackvoll
ein. Allein diese mild schimmernden Violett-Klänge!

In seltener Fülle wird das Schaffen der Renate Göbel von 1967
bis in die jüngsten Tage dokumentiert. Über 70 Skulpturen
kommen hier zusammen, außerdem einige Zeichnungen und Reliefs.

Weil die Künstlerin vor allem „Menschen mit Volumen“ mag und
stets beim Figürlichen verharrte, begegnet man hier allerlei
wohlbeleibten Gestalten. Gleich eingangs sitzt jene rundliche
Dame als „Beifahrerin“ im Benz-Cabrio – nun raten Sie mal, wer
die Ausstellung gesponsert hat.

Hier begegnet man auch einem mit Katalogen gerüsteten Papp-
Paar, das just ein Museum besucht. Doch der Hintersinn ist
begrenzt.  Es  ist  halt  eine  richtig  nette  Sommer-Schau,
sozusagen  tauglich  für  jeden  Stadtpark,  ohne  sonderliche
Irritationen.

Oh, stumme Invasion: Sie stehen, liegen, sitzen, hocken fast
überall. In einem Raum gruppieren sich Figuren aus diversen
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Werkphasen  zu  einer  Party,  ein  anderer  Bereich  wirkt
(schummrig  abgedunkelt)  wie  ein  schwülstiges  Boudoir,  ein
dritter ist Schauplatz eines familiären Treffens. Aber was
heißt hier treffen und beisammen sein? Im Prinzip freundlich-
adrett hergerichtet, benehmen sich manche dieser Wesen doch
ein klein wenig neurotisch – vielleicht so wie wir alle?

Nachsicht für die kleinen Neurosen

Vielfach  halten  sie  sich  an  Gegenständen  fest  (Telefone,
Zigaretten, Aktenkoffer, Bücher), als könnten sie sich nur so
ihre Haltung bewahren. Seltsam geneigt oder gebeugt stehen
manche Gestalten da. Und sie alle scheinen selbst mitten in
einer Gruppierung still für sich zu bleiben.

Doch es herrscht keine Bitterkeit. Man mag an Niki de Saint
Phalles  gutgenährte,  fröhlich-bunte  „Nana“-Weiber  denken  –
auch so eine Künstlerin, die ihren Einfällen beinahe ermüdend
treu blieb. Jedenfalls bringen derlei Rundungen stets die Aura
heiterer  Harmonie  mit  sich.  Auch  besagte  Neurosen  fallen
humoriger Toleranz anheim.

Ungleich bissiger war Renate Göbels Frühwerk. Aus den 60er
Jahren  stammen  etwa  jene  grotesken  Badestrand-Reliefs.  Da
sieht  man  noch  schrundige  Körper-Oberflächen,  bizarr
aufgesteilte  Brüste,  fürchterliche  Grins-Münder.  Solche
kleinen  Schreckenskabinette  strafen  naive  Träume  aus  dem
Urlaubskatalog Lügen. Damals ging’s noch frontal zur Sache.

Renate Göbel. Ostwall-Museum, Dortmund. Eröffnung heute, 16
Uhr; bis 26. August. Di-Fr und So 10-17, Sa 12-17. Eintritt 4
DM, Katalog 20 DM.



Schweres Material beginnt zu
schweben  –  Skulpturen  und
Zeichnungen von Emil Cimiotti
in Recklinghausen
geschrieben von Bernd Berke | 9. Mai 2025
Von Bernd Berke

Recklinghausen. Ein Künstler kehrt an den Ort seiner ersten
großen Erfolge zurück: Emil Cimiotti (65) hatte 1957 und 1959
in Recklinghausen den renommierten „Kunstpreis Junger Westen“
erhalten.  Er  staunt  noch  heute  über  die  Folgen:  „Seitdem
konnte ich von meiner Kunst leben.“

Heute  erzielen  selbst  mittlere  Skulpturen  des  gebürtigen
Göttingers  Preise  um  100  000  DM.  In  der  Kunsthalle
Recklinghausen,  die  ihm  nun  auf  allen  drei  Etagen  eine
Retrospektive der Skulpturen und Zeichnungen ausrichtet, kann
man seine künstlerische Entwicklung seit Mitte der 50er Jahre
verfolgen.

Bei der Wahl des Materials zeigt Cimiotti Beharrungskraft: Von
Anfang  an  hat  er  praktisch  ausschließlich  Bronze  geformt.
Hilfsweise hat man ihn dem „Informel“ zugeordnet. Doch bei
Skulpturen ist das – anders als auf dem Felde der Malerei –
mit der „Formlosigkeit“(Informel) so eine Sache: Die faßbare
Präsenz  des  Materials  und  seine  sinnliche  Gestaltung
widersprechen  eigentlich  dem  Willen,  Form  aufzulösen.

Gerade  dieser  Widerspruch  birgt  jedoch  die  Spannung  der
Cimiotti-Werke.  Mit  ihren  bizarren  Zerklüftungen,  die  das
Innerste des Materials nach außen zu kehren scheinen, sind sie
im  Ungewissen  schwebende  Abbilder  der  Seelenlandschaft  und
zugleich handfeste Dinge, sie sind gleichermaßen konkret wie
abstrakt.  Werktitel  und  Formensprache  legen  oft  auch
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Erinnerungen an Naturformen nahe. Auch in diesem Sinne sind
die Arbeiten nicht vollends losgelöst von aller Wirklichkeit.
Die Schwebezustände, die Cimiotti mït dem doch recht kompakten
und schweren Material zu erzeugen vermag, haben übrigens auch
mit  seiner  speziellen  Gußtechnik  zu  tun,  die  nur  eine
Materialdicke von etwa einem Zentimeter erlaubt. Daher also
die Feingliedrigkeit und filigrane Wirkung vieler Stücke.

In  den  70er  Jahren  schuf  Cimiotti  sitzende  und  hockende
Großfiguren, durch deren „Körper“ die Skelettstruktur scheint
–  Sinnbilder  für  die  Vergänglichkeit  des  Menschen.  Häufig
verwendete  Fruchtformen  scheinen  aber  in  jener  Zeit  ein
lebenspralles Gegengewicht zu bilden.

Zuletzt hat Cimiotti eine ganz andere, mehr ins Malerische
ausgreifende Richtung eingeschlagen. Hell und licht bemalte
Bronze-Arbeiten  wie  „Gipfel“,  „Landschaft/  Schnee“  oder
„Flacher Berg“ scheinen von jüngerer Kunst inspiriert zu sein.
Angesichts  dieser  vitalen  Arbeiten  und  spontaner  Skizzen
glaubt  man  kaum,  daß  man  es  mit  einem  seit  Jahrzehnten
eingeführten Künstler zu tun hat. Es ist, als habe Cimiottis
Zukunft gerade erst begönnen.

Emil  Cimiotti.  Retrospektlve.  Kunsthalle  Recklinghausen
(direkt am Hauptbahnhof). Bis 20. April.

Bizarre  Welt  aus  Holz  –
Skulpturen des „Naiven“ Hans
Schmitt in Recklinghausen
geschrieben von Bernd Berke | 9. Mai 2025
Von Bernd Berke
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Recklinghausen. Schon ohne Besucher ist das Vestische Museum
dicht bevölkert: Opa mit Enkeln, Mutter mit Kind, Putzfrau mit
Eimer. Die „Leute“ sind aus Holz; Friedlich stehen sie Seit‘
an Seit‘ – mit einem „Beatle“, mit „Adam und Eva“, Pferden,
Katzen usw.

Wir sind mitten im Phantasie-Reich des „naiven“ Bildhauers
Hans Schmitt (77), eines ehemaligen Kuhhirten, Kohlefahrers,
Gemeinde- und Privatdieners aus Bayerns Provinz, der erst im
Alter  kreativ  wurde  und  wie  ein  Besessener  Tausende  von
Skulpturen  schuf.  Inzwischen  gilt  er,  neben  dem  1971
verstorbenen  Revier-Naiven  Erich  Bödeker,  als  einer  der
wichtigsten deutschen Vertreter jener Kunstrichtung.

Die  „naive“  Sichtweise  kann  sich  einer  bewahrt  oder  aber
mühsam  wiedererobert  haben.  Zwischen  beiden  Polen  der
„Naivität“ erstreckt sich jedenfalls leider ein weites Feld
glatter und marktgängiger Gefälligkeiten. Davon kann bei Hans
Schmitt,  der  nie  auf  Moden  und  Entwicklungen  der
Kunstgeschichte geachtet hat, gar nicht die Rede sein. Seine
Arbeiten sind urtümlich, schrundig, rauh, eben nicht glatt.
Derlei  Qualitäten  erheben  die  Skulpturen  über  bloßes
Kunsthandwerk.  Manchmal  „unterlaufen“  Schmitt  im  Schaffens-
Rausch gar Figurationen wie die „Dame in Grau“, die stark (und
doch  eigenständig)  an  kubistische  Plastiken  von  Picasso
gemahnt,  oder  wie  die  „Tänzerin“  in  beinahe  futuristisch
anmutender Bewegung sich ergeht.

Schmitt  arbeitet  ganz  offenbar  „additiv“,  er  fügt  seinen
Figuren immer noch weitere Teile hinzu, „baut an“, als sei es
noch nicht genug. Reduktion ist seine Sache nicht. Die findet
man weit eher bei Erich Bödeker, von dem einige Arbeiten als
„Kontrastprogramm“  der  Schmitt-Ausstellung  beigegeben  sind.
Weiterer  Unterschied:  Schmitt  ist  entschieden  „schamloser“,
längst nicht so zurückhaltend wie Bödeker; er protzt geradezu
mit Nacktheit.

Die  wohl  bizarrste  Arbeit  der  Schmitt-Auswahl  ist  eine



klinische  Gruppenszene  liebenswert-bedenkenloser  Art,
„Operation“  (1976):  Krankenschwester  „Narko“  schwingt  den
Hammer, Doktor „Heuler“ fletscht bedrohlich die Zähne, und
Schwester „Placenta“ trägt schon das Austauschherz auf dem
Tablett herein…

Recklinghausens  Museumsdirektor  Ferdinand  Ullrich  möchte
übrigens  künftig  das  Vestische  Museum  zum  gleichrangigen
Ausstellungsart  (neben  der  Kunsthalle)  aufwerten.  Für  sein
Programm hat er bereits „einen dicken Fisch“ an der Angel: Er
verhandelt mit Lothar-Günther Buchheim, dem bekannten und für
zäheste Eigenwilligkeit berüchtigten Maler, Autor und Sammler,
über eine Ausstellung expressionistischer Zeichnungen aus der
Buchheim-Kollektion.  Buchheim  gehört  übrigens  auch  zu  den
wenigen Förderern des „Naiven“ Hans Schmitt. Das ehrt ihn.

Hans  Schmitt.  Recklinghausen,  Vestisches  Museum,
Hohenzollernstraße 12. Bis 8. Oktober. Begleitheft 10 DM, Buch
über Schmitt 39,80 DM.

 

Im  Zeichen  des  Realismus:
Bonn zeigt Skulpturen aus der
DDR
geschrieben von Bernd Berke | 9. Mai 2025
Von Bernd Berke

Bonn.  Noch  nie  hat  die  DDR  ihre  eigene  Bildhauerkunst  so
umfassend gezeigt wie jetzt in Bonn; auch nicht in Ost-Berlin
oder Dresden. Schon das macht diese Ausstellung in Bonn zum
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Ereignis.

Bei uns sind zwar inzwischen die wichtigsten Maler aus dem
anderen  deutschen  Staat  bekannt,  das  skulpturale  Schaffen
jedoch kaum. Mit 130 plastischen Arbeiten und 60 Zeichnungen
(aus der gesamten Nachkriegszeit) von über 50 DDR-Künstlern
bringt das federführende „Zentrum für Kunstausstellungen der
DDR“ nun einen ersten Überblick nach Bonn. Dietmar Keller,
Stellvertreter des Ministers für Kultur der DDR, unterstrich
zur  Eröffnung  die  Bedeutung  des  deutsch-deutschen
Kulturabkommens, das auch diese Schau erst ermöglicht habe.

„Menschenbilder“ hieß die letzte große DDR-Gemäldeausstellung
bei uns (Bonn/ Münster, 1986). „Menschenbilder“ – so könnte
auch der Titel für diese Skulpturenschau lauten, denn die DDR-
Bildhauer haben sich – im Zeichen verschiedener Realismus-
Konzepte – kaum je von der Darstellung der menschlichen Figur
entfernt. Zielvorstellung ist es laut Katalog, „am Menschen
immer neue Seiten des Humanen sichtbar zu machen“.

Das  Dilemma  beginnt  freilich  damit,  daß  DDR-Bildhauer  die
Exponate  selbst  ausgewählt  haben  und  damit  ihren  eigenen
Standort bestimmen. Wir, die wir die Arbeiten erstmals zu
sehen bekommen, können die Hintergründe kaum nachvollziehen.

Die  große  Frage,  die  sich  angesichts  dieser  Ausstellung
aufdrängt,  ist  die:  Sind  unsere  westlichen  Sehgewohnheiten
verzerrt,  weil  unser  Menschenbild  auch  in  der  Kunst
verschüttet  ist;  oder  sind  die  DDR-Künstler  naiv,  die  da
glauben, das Menschenbild (oft in althergebrachter Ausprägung)
noch aufrecht erhalten zu können?

Sehr  oft  scheinen  alte  Vorbilder  durch:  Rodin,  Lehmbruck,
Käthe  Kollwitz  vor  allem.  Das  handwerkliche  Niveau  ist
durchweg  sehr  hoch,  doch  Themen  und  formale  Ausgestaltung
wirken oft bieder, konventionell und nachgerade „akademisch“:
Da sieht man zahllose „Schreitende“, „Sitzende“, „Hockende“,
„Liegende“ und Torsi.



Inhaltlich spielt die Anverwandlung des kulturellen „Erbes“
eine dominierende Rolle. Offenbar stehen Gedenk-Büsten in der
DDR noch in hoher Blüte und Wertschätzung: Kopfbüsten von
Heinrich Mann, Rilke, Pablo Neruda.,von Rosa Luxemburg, Brecht
und  Käthe  Kollwitz  u.  a.  sind  zu  sehen.  Auch  Bezüge  zur
Mythologie und zum klassischen Bildungsgut sind häufiger als
in der „Westkunst“.

Der generelle Eindruck mag enttäuschen, da man sich zu oft ins
künstlerische Gestern versetzt sieht. Dennoch gibt es in Bonn
auch hervorragende Arheiten zu sehen, etwa von Künstlern wie
Wieland  Förster,  Werner  Stötzer,  Joachim  Jastram  und  Otto
Bernd Steffen.

Unbestreitbare  Verdienste  haben  sich  DDR-Bildhauer  mit
Mahnmalen gegen Krieg und Faschismus erworben. Beispiele dafür
(u.  a.Fritz  Cremers  Buchenwald-Denkmal)  sind  in  Bonn
naturgemäß nur auf Fotografien präsent. Doch die Anstrengung,
sich  in  der  Kunst  mit  gesellschaftlichen  Vorgängen
auseinanderzusetzen,  zeitigt  auch  Verlegenheitslösungen.  So
formte etwa Werner Drake ein Mädchen, das sich weinend die
Augen reibt, und nennt die Skulptur „In Memento Vietnam“. Das
ist eine bloße Pflichtübung, dem Thema unangemessen, weil viel
zu konventionell und ohne jede Schärfe umgesetzt.

Rheinisches Landesmuseum Bonn, Colmantstraße (ab heute bis 18.
Oktober, Di.-Fr. 9-17 Uhr, Mi.9-20 Uhr, Sa./So. 11-17 Uhr, Mo.
geschlossen; Katalog 29,80 DM). Weitere Stationen Mannheim und
München.

Naum  Gabo  –  die
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„Wiedergeburt“ eines Pioniers
geschrieben von Bernd Berke | 9. Mai 2025
Von Bernd Berke

Düsseldorf. Naum Gabo gehörte zu den Kunst-Pionieren dieses
Jahrhunderts. Nicht mehr die Gestaltung von faßbaren Masse-
und Volumen-Verhältnissen bestimmte seine Skulpturen, sondern
weniger stoffliche Qualitäten wie die Gliederung von Licht,
(leerem) Raum und Zeit.

Der gebürtige Russe, 1977 in den USA gestorben, wurde damit u.
a. einer der Vorläufer der kinetischen (Bewegungs)-Kunst. Doch
seine Arbeiten hat er nicht wie Meisterwerke gehütet, sondern
er  hat  sie,  öfter  die  Länder  als  die  Schuhe  wechselnd,
demontiert und die Teile reisefertig in Kisten verpackt. Vom
Urzustand kündeten seither nur Fotos. Jetzt sind – erstmals
seit sechs Jahrzehnten – einige seiner frühen Skulpturen in
authentischer Geslalt zu sehen.

Die zerlegten Werke waren nach Gabos Tod auf einem Dachboden
gefunden worden. Des Künstlers langjähriger Assistent, Charles
Wilson, setzte sie – beinahe, als seien es altgriechische
Vasen – in mühevoller Kleinarbeit wieder zusammen. Im Kontext
zahlreicher  anderer  Gabo-Arbeiten  (auch  Modelle  und
Vorzeichnungen) sind die derart „wiedergeborenen“ Werke nun
bis zum 4. Januar in der Düsseldorfer Kunstsammlung NRW (di-
so., 10-18 Uhr, Katalog 38 DM) ausgestellt.

Die  Ausstellung  (bisherige  Stationen:  Dallas,  Toronto,  New
York, Berlin) kommt als Denkanstoß wohl gerade recht, macht
sich  doch  angesichts  oft  wahllos  historisierender  Stil-
Rückgriffe  der  sogenannten  „Postmoderne“  derzeit  einige
Ratlosigkeit  breit.  Gabo  hingegen  hat,  was  anhand  seiner
Tätigkeit  während  der  Aufbruchstimmung  der  Russischen
Oktoberrevolution auch präzisiert werden kann, noch am großen
Projekt der Moderne mitgewirkt. Davon zeugen besonders die
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konstruktivistischen und quasi-architektonischen Exponate, die
in  ihrer  strengen  Schönheit  das  allermeiste  von  dem  weit
hinter sich lassen, was heute an Unverbindlichkeiten unter dem
Etikett „Modellbauer-Kunst“ auf den Markt geschoben wird.

Vibrierende Licht- und Raumwirkungen erzielte Gabo u. a. durch
ausgeklügelte  Draht-  und  Nylonverspannungen.  Einem  heute
versiegten  Fortschrittsoptimismus  entsprechend,  herrschen
technoide  Formen  vor,  die  jedoch  nie  ganz  der  Funktion
verschrieben  sind  und  nie  widernatürlich  oder  seelenlos
wirken, sondern noch einmal die Faszination solcher Gebilde
nacherleben  lassen  und  vielleicht  gar  die  Utopie  einer
Technik, die „menschenfreundlich“ ist.

Die  konstruktiv  verschachtelten  Köpfe  und  Torsi  aus  Pappe
haben  in  ihrer  abstrakten  Körperlichkeit  sogar  einen
religiösen Aspekt, sie erinnern oft an Madonnenfiguren. Eine
Arbeit ist speziell für die Raumecke gedacht – Klassische
Moderne fiir den „Herrgottswinkel“.

Das  Material  ist  die
Botschaft  –
Skulpturenausstellung  „Bella
Figura“ in Duisburg
geschrieben von Bernd Berke | 9. Mai 2025
Von Bernd Berke

Duisburg.  Konservative  Kunstbeflissene  haben  sie  unablässig
gefordert  –  die  Rückkehr  zum  erkennbar  Figürlichen,  zum
Menschenabbild in den Künsten. Es scheint, daß sie erhört
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worden sind.

Nach allen Minimal- und sonstigen Experimenten, die allemal
auf  Abstraktion  hinausliefen,  entstehen  nun  wieder
körperhafte,  allerdings  fast  immer  in  irgendeinem  Grad
deformierte Skulpturen. Die Zeit der flachen Bodenplastiken –
schon  die  Duisburger  Ausstellung  „dreidimensional“  hat  es
gezeigt – ist vorerst vorüber.

„Bella Figura“, Präsentation von 12 Bildhauern im Duisburger
Lehmbruck-Museum (1. Juli bis 2. September, Katalog 20 DM),
verdeutlicht den Trend noch. Der Titel führt in die Irre: Kein
einziger italienischer Bildhauer ist vertreten, sondern zehn
aus der Bundesrepublik und je einer aus Österreich und den
Niederlanden.

In  zumeist  expressiver  Manier  erheben  sich  die  Plastiken
wieder in die Vertikale. Zugleich treten die verschiedensten
Materialien und ihre Behandlung deutlich in den Vordergrund.
„Botschaften“  gleich  welcher  Art  sucht  man  vergebens,
allenfalls  findet  man  Privat-Mythologien  wie  etwa  beim
diesjährigen  deutschen  Biennale-Vertreter  A.  R.  Penck,  auf
dessen  rätselhaften  Holzskulpturen  die  magischen  Zeichen
erscheinen, die er auch in seinen Bildern verwendet.

Penck  gehört  zu  jener  Hälfte  der  Ausstellung,  die  dem
plastischen  Werk  bereits  arrivierter  Maler  gewidmet  ist.
Hierzu  zählen  auch  Georg  Baselitz‘  grob  behauene,  mit
Farbspuren überzogene Holzköpfe. Von Jörg Immendorff sieht man
unter  anderem  an  Totempfähle  erinnernde  Holzpflöcke  mit
eingeschnitzten  Gesichtern.  An  einem  Pfahl  hängt,  als
schütteres  Netz.  die  schwarzrot-goldene  „Fahne“.  Markus
Lüpertz, weiterer „Star“, fertigt farbübersprühte, verquollene
Bronzeköpfe.

Wie  die  nachfolgende  Künstlergeneration  die  Anregungen  der
mittlerweile  berühmten  Vorbilder  weiterverfolgt,  wird  in
einigen  Beispielen  dokumentiert.  Zu  den  Interessantesten



Entdeckungen zählt wohl die „Alibi-Frau“ der Ausstellung, die
in Schwerte geborene und in Köln arbeitende Rosemarie Trockel,
zum  Beispiel  mit  ihren  aus  Gips  und  Graphit  geformten,
hermetischen „Philosophenköpfen“, die kaum noch etwas mit dem
Generaltrend „Expressivität“ zu tun haben.

Eine Überraschung auch die Arbeiten von Heinz Kleine-Klopries.
Der gebürtige Mülheimer verwendet vornehmlich Pappe, die unter
seinen  Händen  ungeheure  Ausdrucksstärke  gewinnt.  So  windet
sich etwa eine Pappgestalt, höchst glaubhaft „Streßphänomene“
(Titel) demonstrierend. Die plakastivsten Beiträge sind die
Figuren  des  Holländers  Henk  Visch  mit  ihren  ausladenden
Gebärden und Formen.


