
Der nächste Promi im Osthaus
Museum:  Dieter  Nuhr  als
Fotograf
geschrieben von Bernd Berke | 25. April 2022

Vom Hagener Museumsdirektor aufgenommen: Dieter Nuhr mit
digitaler Fotografie in seinem Atelier. (Foto: © Tayfun
Belgin)

Die  Zielrichtung  ist  unverkennbar:  Schon  wieder  setzt  das
Hagener Osthaus Museum mit Aplomb auf den Promi-Faktor.

Wir erinnern uns, mehr oder weniger flüchtig: Zuerst hat der
weltberühmte  Hollywood-Star  Sylvester  Stallone  („Rambo“,
„Rocky“)  hier  seine  Gemälde  präsentiert,  dann  kam  der
Popmusiker Bryan Adams mit seinen Fotografien an die Reihe.
Und  jetzt?  Stellt  wieder  jemand  aus,  den  man  aus  anderen
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Bereichen kennt, allerdings eher im deutschen Sprachraum.

„Von Fernen umgeben“

Man weiß ja nicht einmal so recht, wie man seine Berufssparte
bezeichnen  soll.  Ist  er  Comedian?  Kabarettist?  Satiriker?
Naja, vielleicht irgend etwas in dieser groben Richtung. Es
ist  jedenfalls  Dieter  Nuhr,  der  –  weit  abseits  seiner
sonstigen Tätigkeit – „in fast 100 Ländern“ auf den Auslöser
gedrückt hat und jetzt (vom 8. Mai bis zum 26. Juni) einige
Resultate  seiner  digitalen  Fotografie  im  Museum  vorzeigt.
Poetisierender Titel der Schau: „Von Fernen umgeben“. Man ist
ja dankbar, dass die Chose nicht etwa „Nuhr belichtet“ oder so
ähnlich heißt. Tatsächlich ist es technisch mehr als das. Laut
Vorankündigung des Museums malt Nuhr, der auch einmal Kunst
studiert hat, mit dem „digitalen Pinsel“, erzeugt also Bilder
aus fotografischen Daten.

„Linke“ werden kaum begeistert sein

Wie auch immer: Etwas weiter „links“ angesiedelte Leute werden
sich bei der bloßen Namensnennung mit Grausen abwenden und
vielleicht  alpträumen,  dass  der  bei  ihnen  ebenso  verpönte
Harald Martenstein womöglich einen Katalogtext verfasst hat
(was nicht der Fall ist). Oder sie bleiben gelassen und sagen
sich feixend: Hauptsache, Dieter Nuhr steht nicht auf der
Bühne. Mit Fotos kann er ja wohl nicht so viel anrichten. O,
wie hinterhältig wäre das. Aber immer noch besser als „Cancel
Culture“, oder?

http://www.osthausmuseum.de/web/de/keom/aktuell/ausstellungen/seite_186.html
https://de.wikipedia.org/wiki/Cancel_Culture
https://de.wikipedia.org/wiki/Cancel_Culture


Altbau des Hagener Osthaus Museums, bei Regen durch die
Frontscheibe des Autos aufgenommen. Und nein: Das Bild
soll nicht „trübe Aussichten“ bedeuten. (Foto: Bernd
Berke)

„Demnächst“ eine Ausstellung in Russland?

Osthaus-Direktor  Tayfun  Belgin  ist  sozusagen  in  die
Schlusskurve  seiner  aktiven  Museumslaufbahn  eingebogen.
Offenbar  hat  er  sich  für  die  letzte  Strecke  vor  dem
Zieleinlauf vorgenommen, nicht mehr nur der hehren Kunst zu
frönen,  sondern  auch  noch  einmal  ordentlich  „Betrieb“  zu
machen und mit gesteigerten Besuchszahlen zu glänzen. Man darf
schon  jetzt  gespannt  sein,  wer  mit  welchem  Konzept  seine
Nachfolge antreten wird. Und wie es überhaupt weitergeht.

Ach so, übrigens: „Demnächst“, so heißt es auf der Museums-
Homepage ganz nebenbei, werde Nuhr seine Fotografien auch im
Puschkin-Museum  zu  St.  Petersburg  ausstellen.  In  Russland.
Stimmt das wirklich? Immer noch?
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Wie  ich  einmal  Sylvester
Stallone  verpasst  habe
(obwohl er seine Gemälde in
Hagen zeigt)
geschrieben von Bernd Berke | 25. April 2022

Offenbar  gut  gelaunt:  Sylvester  Stallone  beim
morgendlichen „Medienevent“ im Hagener Osthaus Museum –
vor einem seiner Gemälde. (© sabinebrauerphotos)

Um die Überschrift gleich klarzustellen: Natürlich sehe ich
den weltbekannten Sylvester Stallone auch sonst nicht, habe
ihn überhaupt noch nie leibhaftig gesehen. Doch heute hätte es
eine Gelegenheit gegeben, und zwar – man höre und staune – in
Hagen.
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Im dortigen Osthaus Museum werden jetzt einige seiner Gemälde
gezeigt.  Der  Mann  malt,  wenn  seine  Zeit  es  erlaubt,  seit
Jahrzehnten leidenschaftlich. Der Hagener Termin wurde denn
auch nicht als schnöde Pressekonferenz oder kreuzgewöhnliche
Ausstellungs-Vorbesichtigung  angekündigt,  sondern  als
„Medienevent“  mit  Pressecounter,  Check-In,  2G-Regel  und
sonstigem Zipp und Zapp. Wow!

Als Jungredakteur wäre ich sogleich elektrisiert gewesen. Doch
als nunmehr etwas älterer Knabe bin ich, obgleich akkreditiert
(dafür Dank) und füglich dreifach geimpft, dann doch nicht
hingefahren.  Als  ich  die  Wetterprognose  (Nullgrade,
Glatteisgefahr) hörte und auch noch vernahm, dass Hagen vor
Innenstadt-Baustellen derzeit nur so strotze, dachte ich bei
mir: Selbst für Stallone möchte ich mir das nicht antun und
mir erst recht nicht die Gräten brechen. Sorry.

Das ist ja das Schöne, wenn einem kein Chef-Darsteller mehr
etwas vorzuschreiben hat: Man kann manche Dinge auch einfach
mal bleiben lassen. Ein solches Versäumnis schmälert das Leben
nur ganz unwesentlich; wenn überhaupt.

Sylvester  Stallones
Gemälde  „Hercules
O’Clock“. (© Courtesy
Galerie Gmurzynska)
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Kleiner Rückblick nach dem Motto „Was bisher geschah“: Vor ein
paar Jahren hat mich ein wilder Haufen männlicher Nachbarn
gedrängt, allen etwaigen Feinsinn fahren zu lassen und endlich
einmal ein Video von „Rambo“ anzuschauen. Widerstrebend habe
ich mich darauf eingelassen, hab’s tapfer durchlitten und mich
beim gemeinsamen Videoabend mit Jacques Tati („Mon Oncle“) als
zweitem Programmpunkt revanchiert – ein nahezu größtmöglicher
Kontrast zum vorherigen Action-Geballer. Was ich damit sagen
will? Ich bin „vorgeschädigt“, was Sylvester Stallone angeht,
der bekanntlich „Rambo“ verkörpert hat.

Was  habe  ich  heute  wohl  versäumt?  Mit  Sicherheit  ein
ziemliches  Medien-Gerangel,  ein  Blitzlichtgewitter,  wie  es
Hagen  höchstens  alle  paar  Jahre  erlebt.  Dazu  Kameras  und
Mikrofone  sonder  Zahl.  Es  dürfte  auf  diesem  Planeten  nur
wenige geben, die es an globaler Bekanntheit mit Sylvester
Stallone aufnehmen können, der ja u. a. auch den legendären
Boxer „Rocky“ Balboa gespielt hat. Nach ersten Vorberichten
(„Stallone kommt nach Hagen“) haben sich denn auch etliche
Menschen aus der Region angelegentlich erkundigt, wie und wo
sie  Sylvester  Stallone  in  Hagen  live  erleben  können.  Das
vorherrschende  Lokalblatt  (Westfalenpost)  gelobte  daraufhin
maximale  Zurückhaltung  in  seiner  diesbezüglichen
Informationspolitik.

Selbige Zeitung begleitete heute Syvester Stallones Erscheinen
ganz aufgekratzt. Rund 100 Fans des Filmstars hätten sich denn
doch am Osthaus Museum eingefunden (von wem hatten sie wohl
die  Tipps?).  Stallone  sei  einer  schwarzen  Limousine
entstiegen, von Bodyguards abgeschirmt worden und habe dennoch
ein paar Autogramme geschrieben. Nett von ihm. Die Vermutung
steht im Raum und ist kaum von der Hand zu weisen: Die meisten
Menschen wollen vielleicht gar nicht so sehr Stallones Bilder
sehen, sondern den Filmstar himself.



Stolz auf den Coup: Hagens
Museumsdirektor  Tayfun
Belgin  mit  Sylvester
Stallone vor dessen Gemälde
„Finding  Rocky“.  (©
sabinebrauerphotos)

Den  vorab  versandten  Presseunterlagen  habe  ich  staunend
entnommen,  dass  die  rund  50  Bilder  umfassende  Stallone-
„Retrospektive“  aus  Anlass  seines  75.  Geburtstages
(Geburtsdatum 6. Juli 1946) gezeigt werde. Die Gemälde seien
„action-geladen“ wie seine Filme, doch auch „feinnervig und
vielschichtig“.  Zitiert  wird  Sylvester  Stallones  Auffassung
von der Malerei als der unmittelbarsten aller Künste, die das
Seelenleben unverfälschter ausdrücke als etwa die Literatur.
Vom Film ganz zu schweigen. Darüber könnte man lange reden.
Oder auch nicht.

Demnach hat Sylvester Stallone schon in den später 1960er
Jahren mit dem Malen begonnen, als er noch längst nicht der
große Kinostar gewesen ist. Schon vor dem Filmscript habe er
zuerst auf der Leinwand die berühmte Figur entworfen – auf dem
Bild „Finding Rocky“ (1975).

Bisher wurden seine Werke in St. Petersburg (2013) und Nizza
(2015) gezeigt. Keine ganz gewöhnliche Abfolge. Jetzt also
Hagen. Über die künstlerische Qualität der Bilder erlaube ich
mir – aus der Distanz – selbstverständlich keinerlei Urteil.
Osthaus-Direktor Tayfun Belgin wird sicherlich nichts dagegen
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haben, dass sein Institut einmal so richtig starke Publicity-
Effekte außer- und oberhalb des sonst Üblichen erzielt. Er hat
denn auch ein passendes russisches Sprichwort gefunden, um
Stallones  Mehrfach-Begabung  zu  unterstreichen:  „Ein
talentierter  Mensch  ist  in  jeder  Hinsicht  talentiert.“  In
seinem  Text  „Der  Zauber  des  Seins“  preist  Belgin  die
expressiven  Qualitäten  dieser  Malerei,  dieser  Zeit-  und
Gedankenbilder, wie er sie nennt.

Mh. Na gut. Eventuell gehe ich doch noch einmal hin. In aller
Ruhe. Wenn der Medienrummel abgeklungen ist.

Sylvester Stallone. Retrospektive zum 75. Geburtstag. Osthaus
Museum, Hagen, Museumsplatz 1. Vom 4. Dezember 2021 bis 20.
Februar 2022. Di-So 12-18 Uhr. Tel.: 02331 / 207 2138. Derzeit
2G-Regel (geimpft oder genesen) mit Ausweispflicht.

www.osthausmuseum.de

Wie  einer  den  anderen  zur
Geltung  bringt:  Hagen  zeigt
Gemeinschaftsbilder  von  Jiří
Georg  Dokoupil  und  Julian
Schnabel
geschrieben von Bernd Berke | 25. April 2022
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Jiří  „Georg“  Dokoupil  (li.)  und  Julian  Schnabel  vor
einem  ihrer  großformatigen  Gemeinschaftsbilder
(„untitled#14″) im Hagener Osthaus Museum. (Foto: Bernd
Berke)

So verschieden sind die Menschen, auch und gerade, wenn es
sich  um  weltbekannte  Künstler  handelt:  Es  könnte  einem
phasenweise  fast  entgehen,  dass  Jiří  Georg  Dokoupil  beim
Pressetermin zugegen ist, so zurückhaltend gibt sich der 1954
in der Tschechoslowakei geborene, heute in Berlin und Prag
lebende Künstler und einstige Protagonist der „Jungen Wilden“
der 1980er Jahre.

Nun aber Julian Schnabel! Einem Malerfürsten gleich, entert
der soeben aus New York eingeflogene US-Amerikaner (Jahrgang
1951) die Ausstellungsräume des Hagener Osthaus Museums und
beginnt  sogleich,  das  Gestühl  für  die  Pressekonferenz
eigenhändig umzustellen. Um freie Sicht auf die Kunst ist es
ihm zu tun. Gleichzeitig setzt er sich selbst in Szene. Der
Mann fällt unmittelbar auf. Mit seiner Präsenz füllt er jeden
Raum. Ist es eine erdrückende Gegenwart? Jedenfalls nicht im
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produktiven  Zusammenspiel  mit  Doukoupil,  das  wundersam
ausbalanciert erscheint.

Auch  unter  dem  Gesichtspunkt  ihrer  Verschiedenheit  ist  es
phänomenal, was die beiden Künstler gemeinsam zuwege gebracht
haben.  Hagen  zeigt  jetzt  13  großformatige  „Collaboration
Paintings“, also gemeinschaftlich bewerkstelligte Gemälde, die
2015 bei einem Besuch Schnabels in Dokoupils Berliner Atelier
entstanden sind. Dokoupil kann keinesfalls nur „heftig“ wie
ehedem, sondern geradezu duftig und hauchzart wie in seinen
Seifenblasen-Bildern, die den hier gezeigten Arbeiten zugrunde
liegen und wirklich aus gefärbter Seifenlauge hervorgewachsen
sind.  Er  hat  ja  auch  schon  mit  Ruß,  Muttermilch  und
Reifenabdrücken gearbeitet. Warum also nicht mit Seifenlauge?

Dokoupil und Schnabel 2015 bei der Arbeit in Berlin.
(Foto: Deyan Manolov)

Im ständigen tätigen Dialog mit Julian Schnabel sind diese
Bilder durch einen Prozess der Metamorphosen gegangen – bis
die  beiden  Künstler  unisono  festgestellt  haben,  dass  ihre
Schöpfung  gelungen  war.  Folgt  man  Schnabel,  der  aber
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keineswegs die Bilder deuten oder interpretieren mag, so haben
sich  auf  den  Bildern  nach  und  nach  Landschaften  oder
syntaktische  Muster  ergeben.  Doch  nicht  um  bewusste
Kompositionen handelt es sich, sondern eben um das Resultat
eines  gemeinsamen  Arbeitsprozesses,  in  dessen  Verlauf
vorwiegend  Acrylfarben,  Sprühdosen,  Plastikfolie  auf
Linoleumböden  (oder  Leinwand)  und  eben  Seifenlauge  zum
intensiven Einsatz kamen.

Gewiss: Man könnte im Nachhinein dieses oder jenes Bildelement
einem  der  beiden  Künstler  zuordnen,  doch  darauf  kommt  es
letztlich gar nicht an. Diese Bilder künden wahrhaftig von
einem  Zusammenwachsen  zweier  malerischer  Temperamente,  sie
wirken allerdings auch nicht so, als stammten sie von einem
einzigen Urheber. Keine falsche Harmonie. Sie enthalten noch
die Spannung zweier verschiedener Arten des Zugriffs.

Doch so sehr und so entschieden Schnabel den zartsinnigen
Spuren  der  Seifenblasen  zuweilen  peitschenförmig  zugesetzt
haben mag, so ist es doch an keiner Stelle gewaltsam, sondern
emotional  bewegte  Reaktion  aufs  Vorhandene,  die  wiederum
Dokoupil zu eigenen Interventionen veranlasst hat. Ein Geben
und  Nehmen.  Oder  wie  Osthaus-Direktor  Tayfun  Belgin  es
ausdrückt: „Auf den Pinselschlag des einen folgte die Antwort
des anderen, auf Linie folgte Farbe, auf geschlossene Form
eine offene.“ Und so fort.

Es ist, als betonten beide Positionen einander, als brächten
sie sich gegenseitig zum gesteigerten Ausdruck. Einer lässt
den anderen nicht nur gelten, sondern bringt ihn erst vollends
zur  Geltung.  Ein  Fall  von  echter  Freundschaft,  von
bildgewordenem Vertrauen und Vertrautsein. Überdies müssen sie
beide  sich  und  erst  recht  uns  nichts  mehr  beweisen,  drum
waltet  nicht  nur  Spannung,  sondern  schließlich  auch  etwas
souverän Entspanntes in diesen Bildern.



Immer für einen Gag gut:
Unter  Schnabels  Jacke
verbarg sich ein Shirt
mit  der  Aufschrift
„Second  Best“
(Zweitbester)…  Im
Hintergrund ein weiteres
Gemeinschaftsbild  –
„untitled#10″  (Foto:
Bernd  Berke)

Schon um 1980 haben sie einander als Künstler wahrgenommen und
zunehmend respektiert, seit über 30 Jahren kennen sie sich
persönlich.  All  die  Jahre,  all  die  wechselnden  Zeitläufte
haben wohl mit hineingespielt in dieses gemeinsame Arbeiten.
Und doch war es vor allem spontane Aktion. Man habe während
des  Malens  nicht  über  die  Existenz  philosophiert,  lässt
Schnabel mit einem Anflug von Ironie wissen. Bloß nicht zu
viel theoretischer Kram. Überhaupt habe man gar nicht so viel
gesprochen. Man hat getan, was getan werden musste. Und ja,
„lots of joy“ habe man dabei empfunden.

Es muss dem Museumsleiter Tayfun Belgin ein Herzensanliegen
gewesen sein, just diese Bilder zeigen zu können. Schon als
Student habe er Dokoupil und andere „Junge Wilde“ 1982 in der
legendären Berliner „Zeitgeist“-Ausstellung bewundert. Jetzt
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hat eine Kooperation mit der Düsseldorfer Galerie Geuer &
Geuer die von Reiner Opoku kuratierte Ausstellung ermöglicht.
Die Künstlernamen schmücken Hagen ungemein.

Witzig  entspannt  übrigens  auch  der  Titel  des  ganzen
Unterfangens: „Two Czechoslovakians walk into a bar“ (Zwei
Tschechoslowaken  gehen  in  eine  Bar).  Schnabels  Vorfahren
stammten, wie Dokoupil, aus dem ostmitteleuropäischen Lande.
Und auch der zweite Teil hat einen Anschein von Wahrheit. Wie
sich Schnabel erinnert, wurde beim gemeinsamen Malen durchaus
das eine oder andere Glas Whisky geleert. Sollte etwa dieser
goldbraune Fleck auf jenem Bild…?

Jiří Georg Dokoupil und Julian Schnabel: „Two Czechoslovakians
walk into a bar“. Collaboration Paintings. 27. Juni bis 15.
August, Osthaus Museum, Hagen, Museumsplatz 1 (Hochstraße).
Geöffnet Di-So 12-18 Uhr.

www.osthausmuseum.de

Ergänzend zu den Großformaten sind in der Unteren Galerie
Grafiken von Julian Schnabel (seit den später 70er Jahren bis
2021) zu sehen.

_____________________________________

P. S.: Apropos Künstlerfreundschaft. Den muss ich jetzt aber
noch loswerden: Der verehrte Max Goldt schrieb einst, alle
Kulturwelt  rede  immer  voller  Emphase  von  „Künstler-
Freundschaften“.  Aber  habe  man  je  von  einer  „Elektriker-
Freundschaft“ gehört?

http://www.osthausmuseum.de


Was  von  den  Orgien  übrig
blieb:  Der  Wiener  Aktionist
Hermann  Nitsch  im  Hagener
Osthaus Museum
geschrieben von Bernd Berke | 25. April 2022

Quasi-sakraler Raum in Hagen: vorwiegend blutrote und
pechschwarze Großformate mit rituellem Tragegestell als
„Altar“ in der Mitte. (Foto: Bernd Berke)

Der  Mann  hat  längst  seinen  Ruf  weg.  Den  weniger
aufgeschlossenen  Zeitgenossen  galt  und  gilt  er  als
blutrünstiger Berserker der Kunst, seit er 1962 seine erste
Aktion vollzog.

Der Österreicher Hermann Nitsch wurde berühmt-berüchtigt mit
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den Riten seines oft tagelang ausufernden „Orgien-Mysterien-
Theaters“, bei dem vorzugsweise Unmengen von Tierblut über
nackte  Menschenkörper  flossen,  etliche  Helfer*innen  in
animalischen  Innereien  wühlten,  intensiv  sudelten  oder
Kreuzigungen simulierten. Im Hagener Osthaus Museum kann man
nun einige Relikte dieses Tuns betrachten und Nitschs selbst
komponierte Musik dazu hören. Auch Gerüche fehlen nicht beim
angestrebten Gesamtkunstwerk.

Sprengwirkung im reaktionären Österreich

Ein äußerer Anlass ist der heuer (natürlich mit einer Aktion)
begangene  80.  Geburtstag  des  Zeremonienmeisters,  der  stets
zahlreiche Jüngerinnen und Jünger um sich versammelte, die zu
manchem Treiben staunenswert bereit waren. Drei Filme in der
Hagener Ausstellung zeugen ausgiebig davon. Man mag da an
einen Guru mitsamt seiner Sekte denken und wird wohl nicht
vollkommen falsch liegen. Überdies könnte man sich fragen, ob
Besucher nicht wenigstens ein gewisses Alter erreicht haben
sollten, um derlei Filme zu sehen. Man nenne mich konservativ,
aber:  So  richtig  kinderfrei  scheint  mir  diese  Ausstellung
nicht in all ihren Teilen zu sein.

Der zuweilen überaus tolerante Kunstbetrieb freilich findet
dergleichen heute – nicht zuletzt angesichts realer Brutalität
–  nahezu  harmlos  und  feiert  den  Klassiker  des  „Wiener
Aktionismus“ als einen Bahnbrecher, der seinerzeit im vielfach
reaktionären Österreich befreiende Sprengkraft entfaltet habe.



Fotowände dokumentieren Momente aus Nitsch-Aktionen. (©
Originalbilder: Atelier Hermann Nitsch, Fotos von Archiv
Cibulka-Frey,  Fondazione  Morra/Ernesto  Mastrascusa,
Martin Kitzler – Foto der Bilderwand: Bernd Berke)

Sein Nachname ist jedenfalls zum Markenzeichen geronnen. Es
genügt, einfach nur „Nitsch“ zu sagen. So lakonisch prangt es
ja auch auf den ebenfalls präsentierten Weinetiketten aus den
Gütern  seines  eigenen  Schloss-Anwesens  zu  Prinzendorf  in
Niederösterreich. Befragt, ob er nebst Blut auch Rotwein für
seine Bilder verwende, deutet er auf seinen Mund: „Nein, der
kommt eher hier hinein.“ Wein ergebe ja auch keine kraftvolle
Färbung auf Leinwänden. Er muss es wissen.

Fußspuren auf blutroten Leinwänden

Was aber bleibt? Was ist zu sehen? Ein imposanter Raum in
Hagen  versammelt,  dicht  an  dicht  gehängt  und  schier  auf
Überwältigung angelegt, vorwiegend blutrote Großformate noch
und noch. Nicht alles ist veritables getrocknetes Blut, dies
und das aber eben doch – ganz ohne Koketterie, wie es denn
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ohnehin  reichlich  ernst  und  feierlich  zugeht.  Prosaischer
mutet  dies  an:  Auf  einigen  Leinwänden  finden  sich  noch
Fußspuren, die im Laufe von Aktionen entstanden sind.

Hermann  Nitsch  und  Ko-
Kuratorin Julia Möbus in der
Hagener  Ausstellung.  (Foto:
Bernd Berke)

Inmitten dieser drangvoll gewaltigen Bilder-Ansammlung erhebt
sich ein Gestell, das sich als Trage für rituelle Zeremonien
erweist.  Man  denkt  allerdings  unwillkürlich  an  eine
Richtstätte, auf der Ungeheuerliches geschehen könnte. Eine
Art Messgewand (häufiges Motiv in Nitschs Oeuvre) verweist auf
mögliche Opfergaben, ferner auf die Passionsgeschichte, auf
die mysteriöse Wandlung von Brot und Wein in der christlichen
Liturgie,  die  denn  überhaupt  eine  kaum  je  versiegende
Hauptquelle  der  Inspiration  ist,  sich  jedoch  auch  ins
„Heidnische“ oder gar zu Schwarzen Messen hinwenden kann.

Erste Konzepte zu dermaßen entgrenzter Performance und Body
Art hat Nitsch bereits um 1957/58 ersonnen, als er 19 Jahre
alt  war  und  noch  im  Bann  des  Informel  gestanden  hat.  Es
scheint so, als habe sich sein Werk hernach nicht allmählich
entwickelt, sondern als sei es zu Eruptionen gekommen. Mit den
Formen von Fluxus und Happening wurde die Zeit zunehmend reif
für  seine  Aktionen,  die  auf  Basis  von  ausgeklügelten
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„Partituren“  ins  Werk  gesetzt  wurden.

Das einzelne Bild zählt nur als Teil des Ganzen

Kein  Bild  in  dieser  Schau  trägt  einen  Titel.  Nitsch  hält
dafür, dass man seine Bilder nicht einzeln würdigen solle,
sondern gleichsam als Gesamtereignis. Es steht zu vermuten,
dass  ein  solch  genereller  Zugang  sie  eventuell  auch  der
„kleinlichen“ Kritik entheben kann. Tatsächlich finden sich
bemerkenswerte ästhetische Valeurs in so manchen Bildern. Sind
sie  quasi  nebenher  „unterlaufen“  oder  sind  es  gesetzte
Zeichen? Kann man, um weiterhin ketzerisch zu fragen, die
gleich nebenan (just im benachbarten Emil Schumacher Museum)
befindlichen Schöpfungen des Informel-Meisters auch nur irgend
mit Nitschs Hevorbringungen vergleichen? Oder waltet da eine
ganz andere Kraft?

Detail aus einem „Blut-Bild“
von  Hermann  Nitsch.  (Foto:
Bernd Berke)

Vitrinen  mit  alten  Zeitungsausschnitten  belegen,  wie  sehr
Nitsch (ebenso wie artverwandte Aktionisten, etwa Otto Mühl
oder  Rudolf  Schwarzkogler)  ehedem  für  seine  Kunstorgien
angefeindet  worden  ist  –  beispielsweise  auch  vom  Musiker
Yehudi Menuhin (Vorwurf gegen Nitsch: „Gewalt um der Gewalt
willen“)  oder  von  der  notorischen  Tierschützerin  Brigitte
Bardot,  zuvörderst  aber  von  der  populistischen
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österreichischen  Presse  à  la  „Kronenzeitung“.

Fast nur tote Tiere verwendet

In Hagen beteuert Nitsch abermals, „99 Prozent“ der in seinen
Aktionen verwendeten Tiere seien vorher schon tot gewesen. Nur
ganz selten habe man auf der Bühne Tiere geschlachtet, die
jedoch ohnehin dafür vorgesehen gewesen seien. Er selbst, so
Nitsch weiter, sei ein ausgesprochener Tierfreund, er halte u.
a. einige Pfauen, eine Ziege, ein Maultier und fünf Katzen.

Auch frühe Fingerübungen von
Hermann  Nitsch  werden
gezeigt. (Foto: Bernd Berke)

Die Ausstellung besteht nicht nur aus gigantischen „Blut“-
Bildern (oder auch ungemein pastosen Variationen in Schwarz,
Gelb oder Blau) und Videos bzw. Fotos der Aktionen sowie einer
Art „Apotheke“ mit verwendeten Flüssigkeiten, sondern auch aus
ebenso  windungsreichen  wie  peniblen  Skizzen  und
Planzeichnungen.

Dabei entwirft die Phantasie (unterirdische) Labyrinthe und
vielleicht  gar  Verliese  als  Theateranlagen,  sie  fabuliert
zudem von der Zu- und Abrichtung, der Umwandlung, Auflösung
und womöglich Erlösung des menschlichen Leibes und somit der
Seele. Manche Arbeit mutet an wie eine geradezu ingenieurhafte
Vorschau auf kommende Aktionen. Auch Orgien wollen ordentlich
organisiert sein, jedenfalls in deutschsprachigen Landen. Doch
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nicht nur dort. Man weiß ja, wie einst der Marquis de Sade
alle noch so wüsten Körperverrenkungen der sexuellen Qualen
geradezu systematisch durchkonjugiert hat.

„Ja, ja und ja“ sagen zur Schöpfung

Nitsch  bekennt  sich  derweil  als  Freund  und  Verehrer  der
Schöpfung, er wolle „Ja, ja und ja sagen“ zum Sein. Er sieht
sich in der Tradition von Friedrich Nietzsche und der von ihm
postulierten „Ewigen Wiederkunft des Gleichen“. Gerade deshalb
habe  er  immer  wieder  in  Abgründe  blicken  und  selbige
darstellen müssen, Leid und Tod gehörten eben zum Leben. Er
habe  ein  metaphysisches  Anliegen,  seine  Kunst  sei  eine
immerwährende „Auferstehungsfeier“. In kleinerer Münze zahlt
Nitsch eben nicht.

Und wie kommt gerade Hagen zu dieser Retrospektive? Osthaus-
Chef Tayfun Belgin war von 2003 bis 2007 Leiter der Kunsthalle
Krems in Niederösterreich, da hat sich der Kontakt zu Nitsch
fast wie von selbst ergeben. Die damals schon vorhandenen
Pläne zu einer Ausstellung konnten seither noch reifen. Ko-
Koratorin  ist  nun  die  junge  Julia  Möbus,  die  über  Nitsch
promoviert und auch schon als Akteurin für ihn tätig war, so
dass man in ihrem Falle beileibe nicht von grauer Theorie
reden kann.

Hermann  Nitsch.  Eine  Werkschau  in  Hagen.  Osthaus  Museum,
Hagen, Museumsplatz 1 (Navigation: Hochstraße 73). Eröffnung
am Samstag, 1. Dezember (16 Uhr), Dauer vom 2. Dezember 2018
bis zum 3. Februar 2019. Geöffnet Di-So und Feiertage 12-18
Uhr.  24.12.,  25.12  und  31.12.  geschlossen.  Kein  Katalog.
Eintritt 7 Euro (Kinder bis 6 kostenlos, ab 6 Jahre 3,50
Euro).   Tel.  02331  /  204-2740.  Weitere  Infos:
www.osthausmuseum.de

http://www.osthausmuseum.de


Zwischen  Weltgeltung,  Utopie
und  herben  Verlusten:  Das
Hagener  Osthaus-Museum  spürt
seiner Geschichte nach
geschrieben von Bernd Berke | 25. April 2022
Hagens Osthaus-Museum nimmt jetzt die eigene Geschichte in den
Blick – von den Uranfängen anno 1902 bis heute. Doch man geht
dabei  nicht  streng  geordnet  vor,  sondern  gleichsam
essayistisch,  kursorisch,  nach  Art  von  Flanierenden.

Damit macht man aus der Not eine Tugend. Denn weite Teile der
ursprünglichen Bestände sind ja nicht mehr zur Hand, so dass
in  einer  bloßen  Chronologie  arge  Lücken  klaffen  müssten.
Bekanntlich sind die hochbedeutenden Kernbestände der Sammlung
im  Jahr  1922,  nach  dem  Tod  des  Hagener  Mäzens  und
Museumsgründers  Karl  Ernst  Osthaus  (1874-1921),  nach  Essen
gelangt. Sie bildeten dort den reichen Fundus des heutigen
Folkwang-Museums. In Essen frohlockten sie über den immensen
Zuwachs, denn Osthaus hatte mit den Bilderschätzen (u. a.
Renoir, Van Gogh, Cézanne) in Hagen ab 1902 das weltweit erste
Museum für zeitgenössische Kunst begründet, und zwar gegen den
herrschenden Ungeist der Zeit, in der Kaiser Wilhelm II. die
Werke der Franzosen als „Rinnsteinkunst“ bezeichnete.

Die  wirtschaftsmächtigen  Essener  konnten  Osthaus’  Erben
einfach  mehr  Geld  bieten,  als  Hagen  es  vermochte.  Auch
Gerichtsprozesse ums Kunsterbe fruchteten nichts. Es war ein
gigantischer Verlust, im Grunde bis heute nicht völlig zu
verschmerzen.  Hagen  verfiel  damals  für  Jahre  in  eine  Art
Schockstarre. Erst 1930 wurde mit dem Rohlfs-Museum wieder
nennenswertes Neuland betreten. Doch diesen Künstler wiederum
verfemten die Nazis bald darauf als „entartet“. Den Hagenern
gingen in der Folgezeit rund 400 Werke von Christian Rohlfs
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verloren  –  nicht  zuletzt  durch  Plünderung.  Eine
Sammlungsgeschichte  mit  Verlusten  und  Verwundungen.

Ferdinand  Hodler:  "Der
Auserwählte"  (1903,  zweite
Fassung), Öl auf Leinwand, ©
Osthaus Museum Hagen.

Den zentralen Platz im Entrée der Ausstellung „Der Folkwang
Impuls. Das Museum von 1902 bis heute“ nimmt nun Ferdinand
Hodlers grandioses Gemälde „Der Auserwählte“ (1903) ein, das
gottlob noch zum Hagener Besitz zählt. In diesem Kontext wird
noch  einmal  überdeutlich:  Das  Werk  sollte  nie  und  nimmer
verkauft  werden  dürfen,  so  sehr  steht  es  für  den
lebensreformerischen Impuls der Anfangszeit. Zwischenzeitlich
hatte  es  ja  Gerüchte  gegeben,  dass  Lokalpolitiker  der
überschuldeten Stadt Hagen auf einen namhaften Millionenerlös
bei britischen Versteigerern spekulierten.

Karl  Ernst  Osthaus  hat  keineswegs  nur  Impressionisten  und
später Expressionisten gesammelt. Das Hagener Folkwang-Museum
hat er sich ungleich vielfältiger vorgestellt. Er war offen
auch  für  außereuropäische  Schöpfungen.  Von  ausgedehnten
Reisen,  insbesondere  in  den  Orient,  hat  er  zahlreiche
Kunstgegenstände mitgebracht, die jetzt großzügig präsentiert
werden.

Gebrauchskunst  in  Handel  und  Gewerbe  sowie  Architektur
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gehörten gleichfalls zu seinen Vorlieben. Überdies hegte der
Mann, der durch eine Erbschaft (nach heutigem Wert ca. 30
Millionen  Euro,  bei  relativ  moderaten  Preisen  auf  dem
Kunstmarkt)  unabhängig  geworden  war,  naturwissenschaftliche
Interessen. Er besaß eine heute verschollene Kollektion mit
Abertausenden von Schmetterlingen und Käfern. Besonders die
Farbenpracht der Schmetterlinge hat Osthaus fasziniert. Mit
all dem verfolgte er – im Zeichen eines gehörig erweiterten
Kunstbegriffs – durchaus pädagogische Absichten. Kunst sollte
das ganze Leben ergreifen und die Menschen durch Schönheit
veredeln. Welch ein Impuls, welch eine Vision, welch eine
Utopie!

Osthaus’ Lebensstationen und seine staunenswert vielfältigen
Interessen  werden  nicht  nur  mit  Kunstwerken,  sondern  auch
anhand von zahlreichen Archivalien (Briefe, Dokumente, Fotos,
Plakate  etc.)  belegt,  denn  immerhin  zählt  seit  1963  das
Osthaus-Archiv zum Hagener Bestand. Wohl noch nie wurde es für
eine Ausstellung derart gründlich ausgewertet wie jetzt durch
den emsigen Kurator Christoph Dorsz.

Mit  der  auf  2300  Quadratmetern  in  Alt-  und  Neubau  weit
ausgreifenden Schau würdigt man zwar zwangsläufig auch die
großen  Gründungsjahre  von  1902  bis  1922,  als  hier  ein
veritables  Weltmuseum  entstand,  doch  weitet  man  die
Perspektive.  Schließlich  ist  auch  in  den  „restlichen“  90
Jahren seither weiter gesammelt worden; nicht immer, aber doch
wesentlich den frühen Folkwang-Impulsen folgend. Die bringen
vor allem die Verpflichtung mit sich, ein waches Augenmerk auf
die jeweilige Gegenwartskunst zu haben und dabei auch die
örtliche und regionale Szene nicht zu vernachlässigen.

Nach  1945  hat  die  damalige  Osthaus-Chefin  Herta  Hesse-
Frielinghaus  die  verbliebenen  Bestände  durch  Neuerwerbungen
nach  Kräften  verdichtet.  Nun  wurden  beispielsweise  auch
Arbeiten der Informel-Künstler, darunter natürlich der Hagener
Emil Schumacher, gesammelt. Schritt für Schritt kann man an
ausgesuchten Beispielen die Genese des heutigen Eigenbesitzes



verfolgen.

Hier kommt einiges am passenden Platze zusammen. Es wird etwas
vom  Geist  des  Gründervaters  spürbar,  je  mehr  man  in  die
Dokumente eintaucht. Auch Facetten des allgemeinen Zeitgeistes
lassen sich erahnen. Und schließlich waltet der Geist des
Ortes, vor allem im imposanten Brunnensaal des Museums, dessen
historische Zusammenhänge hier gleichfalls beleuchtet werden.

Die Ausstellung ist somit auch eine Selbstvergewisserung des
jetzigen Teams um Museumsleiter Tayfun Belgin. Dem Bezug zur
lokalen  Szene  etwa  kommt  man  nach,  indem  auf  Bilder  der
weltkriegszerstörten  Stadt  Hagen  die  Schwarzweiß-Fotos  des
jungen Hagener Fotokünstlers Andy Spyra folgen. Er hat den
Folgen  des  irakischen  Bürgerkriegs  für  die  verbliebenen
Christen nachgespürt. Was als thematischer Bruch erscheinen
könnte, gehört in Wahrheit hierher. Auch die Dialoge mit den
Rändern des Kontinents und mit nicht-europäischer Kunst will
man bewusst weiterführen. 2010 war die Türkei an der Reihe,
2013 wird Korea folgen.

Mit dieser Ausstellung begibt sich das Museum auf Spurensuche
nach seiner Identität. In Essen (das einige Leihgaben zu den
300 Exponaten beisteuert) hätten sie das wohl nicht in diesem
Maße  nötig.  Aber  gerade  solche  schweifenden  Suchbewegungen
können ja neue Wege im Gefolge der Traditionen weisen.

„Der Folkwang Impuls. Das Museum 1902 bis heute“. 21. Oktober
2012 bis 13. Januar 2013. Osthaus Museum Hagen. Museumsplatz 3
(Navigation:  Hochstraße  73).  Geöffnet  Di/Mi/Fr  10-17,  Do
13-20, Sa/So 11-18 Uhr. Katalog 19, 90 Euro. Eine Reproduktion
der 1912 – also vor 100 Jahren – erschienenen ersten Hagener
Folkwang-Katalogbroschüre kostet 4 Euro.
Internet: www.osthausmuseum.de
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Die neuen Zeichen am Himmel –
Überblick  zum  Spätwerk  von
Joan Miró in Dortmund
geschrieben von Bernd Berke | 25. April 2022
Von Bernd Berke

Dortmund.  Die  Sonnenfinsternis  hätten  wir  nun  also  recht
glücklich hinter uns gebracht. Doch halt! Schon gibt es neue
Himmelszeichen. Sogar ein völlig verfinstertes Zentralgestirn,
aus dem dunkle Tropfen herabfallen, gibt es nun im Museum am
Ostwall zu sehen. Es gehört – man glaubt es kaum – zu einer
„schwarzen Serie“ von jenem Joan Miró, dessen Werke uns doch
stets so froh und bunt erschienen sind. In Dortmund aber will
man uns eben den „anderen Miró“ zeigen.

Die rund 60 Gemälde, 23 Skulpturen und 40 Grafiken, die in
Dortmund präsentiert werden, stammen aus den Jahren 1966 bis
1981. Es geht also um das Spätwerk des 1893 in Barcelona
geborenen und 1983 in Palma de Mallorca gestorbenen Künstlers.
In  dieser  Dichte  und  Breite  war  das  Altersschaffen  in
Deutschland  bislang  nicht  zu  sehen.

Lust auf „Mord an der Malerei“

Miró vollzog einen teilweise entschiedenen Bruch mit jenen
liebenswerten Bildern, die zahllose Kalenderblätter oder auch
T-Shirts zieren und die man sich (mal ehrlich!) schon ein
wenig  leidgesehen  hat.  Wecken  sie  auch  vielfach  freudige
Gefühle, so hätte man’s doch gern auch mal etwas heftiger,
sperriger. Das kann man haben. Jetzt in Dortmund.

Schon in den 30er Jahren war Miró, der die Ländereien des
Kubismus und des Surrealismus durchschritten hatte, die Arbeit
an der Staffelei zur Qual geworden. Am liebsten hätte er „die
Malerei ermorden“ wollen. Ein Grund für die Wut war wohl auch
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die ärmliche Enge seiner Wohnung in Paris. Ein großes Atelier
mußte her, dann konnte man vielleicht endlich aufatmen und von
vorn beginnen…

Miró fand sein ersehntes Refugium 1954 auf Mallorca, damals
noch eine ruhige, von Touristenmassen verschonte Insel ohne
scheußlichen „Ballermann“. Statt dessen gab’s dort noch 77
Kürbissorten.

Erotik als Quelle des Schöpferischen

1956  ließ  sich  der  Katalane  auf  Mallorca  ein  geräumiges
Atelier  nach  seinen  Wünschen  errichten.  So  groß  war  es
geraten, daß den Künstler anfangs eine Angst vor gähnender
Leere befallen haben muss. Er hortete nun allerlei Fundstücke
– rostige Nägel, leere Dosen, interessant geformte Steine.
Hinzu kommen einfache Bildträger wie Sackleinen oder billiges
Holz. Eine Kunst, die nicht stolz triumphiert, sondern so
wirkt, als wolle sie wieder am Nullpunkt anfangen.

Manche der vorgefundenen Objekte wurden hernach Bestandteile
von  Bronze-Skulpturen.  Ein  Hammer,  an  passender  Stelle
eingefügt in eine Figur („Personnage“, 1971), kann auf diese
Art auch schon mal obszön wirken.

Überhaupt  finden  sich  in  der  Dortmunder  Schau  etliche
Beispiele  für  die  erotische  und  somit  schöpferische
Anverwandlung der Welt. Sexualität ist ein reich sprudelnder
Quell dieser schwebenden, kreisenden, gärenden, pulsierenden,
sich  gleichsam  unaufhörlich  selbst  gebärenden  Symbolsprache
Mirós, die der Musik so eng verwandt ist, wie es Malerei nur
sein kann.

Ein zweiter Born sind eben jene kosmisch inspirierten Zeichen,
von denen anfangs die Rede war. Diese sozusagen planetarische
Traumwelt  wird  bevölkert  und  durchhuscht  von  vielerlei
irrlichternden Gestalten. Da die meisten Bilder keinen Titel
tragen, sind der Phantasie kaum Grenzen gesetzt. Kichernde
Kobolde treiben da ihr Wesen, aber auch bedrohliche Phantome.



Den Moment des Schocks einfrieren

Von „Schocks“, die seine Produktion anregten, hat Joan Miró
einmal gesprochen. Solche Anstöße konnten von allem ausgehen;
von einem rasenden Auto oder einem Staubkorn. Bisweilen, so
zeigt  die  (von  Tayfun  Belgin  aus  den  Beständen  der  Miró-
Stiftung  auf  Mallorca  nach  Belieben  getroffene)  Dortmunder
Auswahl, bleiben diese Schocks im Spätwerk geradezu brutal
präsent.  Ganz  so,  als  habe  der  Künstler  den  Schreck  des
allerersten Augenblicks bewahrt und eingefroren.

Selbst in der eher lieblich angelegten Serie „Allegro vivace“
gibt es ein Bild mit dem Titel „Der Raub“. Eine andere Arbeit
heißt „Rette sich, wer kann“, und eine bebend „Eifersüchtige“
scheint vor lauter Leid explodieren zu wollen.

Wohlig  umsonnte  Altersmilde  zeigt  sich  hier  kaum,  sondern
Furcht und Schrecken treten oft fratzenhaft hervor. Oder auch
der  schiere  Zorn,  woher  auch  immer  rührend.  Wenn  es  dann
einmal heiterer zugeht, kann man sich doppelt darüber freuen.
Weil es der Finsternis abgerungen ist.

14. August bis 14. November. Museum am Ostwall, Dortmund.
Eintritt 13 DM, Katalog 45 DM.

Glühende  Landschaften  der
Seele  –  Dortmunder  Ostwall-
Museum wartet mit betörender
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Jawlensky-Ausstellung auf
geschrieben von Bernd Berke | 25. April 2022
Von Bernd Berke

Dortmund.  Psychologen  haben  allerhand  Farb-Therapien
entwickelt,  mit  denen  sie  ihren  Klienten  heilsame  Gefühle
einflößen wollen. Doch die üppigsten Feste der Farbe werden
nun mal in der Kunst gefeiert – und eins der schönsten begeht
man nun im Dortmunder Ostwall-Museum: 150 Ölgemälde des Alexej
von Jawlensky (1864-1941) und rund 30 Werke von Zeitgenossen
werden aufgeboten, um die Sinne zu betören.

Museum-Kustos Tayfun Belgin stapelte gestern reichlich tief:
Einen  „kleinen  Beitrag“  zur  Jawlensky-Debatte  wolle  man
leisten. Er selbst und die Sponsoren werden wohl wissen, daß
sie  der  Stadt  und  dem  Umland  ein  Ereignis  ersten  Ranges
beschert haben.

Leidiges  Thema  seit  dem  Essener  Reinfall  mit  gefälschten
Jawlensky-Aquarellen:  Bis  zum  stichhaltigen  Beweis  des
Gegenteils  hält  Tayfun  Belgin  alle  in  Dortmund  gezeigten
Bilder  für  echt,  man  habe  die  Herkunftswege  geklärt.
Generelles Problem allerdings: Jawlensky sei „ein miserabler
Buchhalter“ seiner eigenen Produktion gewesen.

Nun aber stracks zum Genuß! Grandios schon der Auftakt im
Lichthof des Museums, das übrigens die zweitgrößte Jawlensky-
Kollektion  Europas  aufweist.  Hier  geht  es  erst  einmal
realistisch  zu.  Man  bestaunt  opulente  Porträts  („Maria“,
„Hélène  im  spanischen  Kostüm“)  aus  Jawlenskys  Frühwerk.
Vergleichsbilder etwa von Ilja Repin und Anders Zorn runden
den  ersten  Eindruck  ab:  Auch  ein  Jawlensky  hat  sich  –
natürlich – im Horizont seiner Zeit bewegt und sein Schaffen
konventionell begonnen.

Meisterliche  Behandlung  von  Farbwerten  ist  freilich  schon
erkennbar. Das Haar der „Blondine“ (1894) erstrahlt nahezu
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überirdisch. Farbe als geistige Erscheinung. Das Streben nach
farblicher  Harmonie  bestimmt  Jawlenskys  Werk  um  die
Jahrhundertwende. Im „Stilleben mit Samowar“ (1901) erklingen
die Tonwerte wie zarte Musik, später wird die Skala kräftiger:
Da ergießt sich glühendes Fühlen in ebenso glühende Farben.
Außerordentlich  die  Perspektive  im  Bild  „Schwarzer  Tisch“
(1901). Am obersten Rand setzen Blumen und ein Teller sparsame
Farbakzente, der Tisch scheint – seines festen Halts beraubt –
auf den Betrachter zuzurutschen.

Im Schmerz richtet sich der Blick ganz nach innen

Jawlensky suchte nach einem Stil, mit dem er nicht so sehr die
sichtbare  Stofflichkeit  erfassen,  sondern  vielmehr  in  die
Innenwelt der Gefühle vordringen konnte. Zeitweise orientierte
er sich an Van Gogh (deutlich in Jawlenskys „Stillleben mit
Zitrone  und  Hyazinthe“,  1901)  oder  an  den  flirrenden
Farbpunkten  der  Pointillisten.  In  Dortmund  belegt  eine
Landschaft von Paul Signac diesen Einfluß.

Häufig wiederkehrendes Motiv auf Jawlenskys Landschaften (u.
a. aus Murnau) sind jene Wegbiegungen, deren Verläufe wohl
immer auch den Lebens-Weg bedeuten: Wege des Innehaltens, Wege
der  Sehnsucht.  Auf  dem  Bild  „Einsamkeit“  ist  zwar  keine
menschliche Figur zu sehen, doch ein Telegrafenmast ragt 1
ganz allein vor einem von fernher leuchtenden Gebirge auf.
Schwankende Häuser und Hügel lassen das Erschauern vor Natur
und Dingwelt spürbar werden. Es sind Landschaften der Seele.

Die Dortmunder Schau sättigt nicht nur die Lust am Schauen,
sie  schickt  sich  überdies  an,  Fachfragen  aufzuwerten.
Beispielsweise:  War  Jawlensky  Expressionist?  Der  direkte
Vergleich der Jawlensky-Arbeit „Stilleben mit bunter Decke“
(1910) mit „Die roten Teppiche“ (1906) von Henri Matisse weist
jedenfalls in eine andere Richtung.

Die obere Etage ist zum großen Teil den vielfach variierten
Kopf-Bildern vorbehalten. Es gibt ganze Serien maskenhafter



Häupter mit bannenden Blicken, aber auch kühl und konstruktiv
„gebaute“  Köpfe,  die  gleichwohl  träumerischen  Ausdruck
annehmen können.

Am Ende stehen Einkehr und schmerzliche Abwendung von der
Welt: Der bereits schwer erkrankte Jawlensky nannte diese auf
Grundlinien  reduzierten  Antlitze  „Meditationen“.  Sah  man
vorher oft beschwörend weit aufgerissene Augen, so sind diese
nun stets geschlossen. Im Leid richtet sich der Blick nach
innen.

Alexej von Jawlensky – Reisen, Freunde, Wandlungen. Museum am
Ostwall, Dortmund. 16. August bis 15. November. Eintritt 13
DM, Katalog 49,80 DM.

__________________________________________________________

Zweifel an Jawlensky-Bild gesät
Dortmund.  (bke)  Vor  einem  halben  Jahr  hatte  das  Essener
Folkwang-Museum  eine  Jawlensky-Ausstellung  gezeigt,  die
etliche Fälschungen enthielt. Gestern weckte ein Beitrag in
der Frankfurter Allgemeinen Zeitung (FAZ) Zweifel an einem
Bild, das ab 16.August in der Jawlensky-Schau des Dortmunder
Ostwall-Museums zu sehen sein soll.

Es geht um die Arbeit „Heilandsgesicht: Die heilige Stunde –
Letztes  Schauen“,  die  aus  einer  Wiesbadener  Privatsammlung
nach Dortmund kommt. Hierbei handele es sich, so jedenfalls
die  FAZ,  „um  eine  offensichtliche,  bis  hinein  in  die
eigentlich  zufällige  Ausfransung  von  Pinselstrichen
detailversessene Kopie des allerdings vom Kopisten nicht genau
verstandenen“  Jawlensky-Bildes  „Heilandsgesicht:  Letztes
Schauen“.

Ostwall-Kustos  Tayfun  Belgin,  zuständig  für  die  Dortmunder
Schau, sagte gestern auf WR-Anfrage, er halte das Bild aus
guten Gründen für echt. Jawlensky habe oft Kopien eigener



Motive angefertigt und „leider manchmal auch schlechte Bilder“
produziert. Der FAZ-Beitrag erschöpfe sich in Behauptungen und
bleibe Beweise schuldig.

(Meldung erschienen 11.8.1998)

 


