
Die Muster des Sichtbaren –
Ein  ganz  Großer  der
Abstraktion:  Ellsworth  Kelly
und seine Zeichnungen in Bonn
geschrieben von Bernd Berke | 21. Juli 2000
Von Bernd Berke

Bonn.  Ein  Amerikaner  in  Paris.  Vielleicht  hat  er  sich
zwischendurch im Hotel schrecklich gelangweilt. Unentwegt hat
er jedenfalls die Fensterkreuze des Zimmers gezeichnet, als
gäbe  es  in  dieser  Stadt  sonst  nichts  zu  sehen.  Doch  aus
solcher müßigen Selbstbegrenzung quillt oft das Ungeahnte in
der Kunst.

Ellsworth Kelly, der 1948 aus Boston/USA nach Frankreich kam
und dort bis 1954 lebte, gilt heute als einer der ganz großen
Abstrakten  der  Nachkriegszeit.  In  Fensterformen,
Schienenmustern der Pariser Metro, Spiegelungen auf dem Wasser
der Seine oder denLinien- und Netzstrukturen von Tennisplätzen
entdeckte er seinerzeit serielle Grundmuster oder „Module“,
die  sich  trefflich  variieren  ließen  –  erst  recht  unter
gezieltem Einsatz des Zufalls.

Etwa  so:  Einige  Pinselhiebe  vollführen,  sodann  das  Bild
zerteilen und auf gut Glück neu collagieren. Oder so: Gleich
mit verbundenen Augen malen, die Linien frei fließen lassen.
Man staunt über die geradezu klassische Formvollendung, die
auf solche Weise reifen kann.

Nah am Moment der Ideenfindung

Die  größtenteils  noch  nie  öffentlich  gezeigten  Arbeiten
befinden  sich  überwiegend  im  Besitz  des  Künstlers.  Der
vierfache documenta-Teilnehmer (erstmals 1968) eröffnet somit

https://www.revierpassagen.de/90142/die-muster-des-sichtbaren-ein-ganz-grosser-der-abstraktion-ellsworth-kelly-und-seine-zeichnungen-in-bonn/20000721_1606
https://www.revierpassagen.de/90142/die-muster-des-sichtbaren-ein-ganz-grosser-der-abstraktion-ellsworth-kelly-und-seine-zeichnungen-in-bonn/20000721_1606
https://www.revierpassagen.de/90142/die-muster-des-sichtbaren-ein-ganz-grosser-der-abstraktion-ellsworth-kelly-und-seine-zeichnungen-in-bonn/20000721_1606
https://www.revierpassagen.de/90142/die-muster-des-sichtbaren-ein-ganz-grosser-der-abstraktion-ellsworth-kelly-und-seine-zeichnungen-in-bonn/20000721_1606


einen Einblick in seine Werkstatt. 1992 sah man in Münster
Kellys  Gemälde.  Im  Bonner  Kunstmuseum  führen  nun  die
Zeichnungen  aus  der  Frankreich-Zeit  zurück  zum  Moment  der
Ideenfindung,  näher  an  den  Zündpunkt  des  künstlerischen
Prozesses heran.

Kelly fand zu einer Bildsprache, aus der jede individuelle
Handschrift  getilgt  war.  Diese  Un-Persönlichkeit  hat  er
zeitlebens angestrebt. Expressive Gebärden blieben ihm ebenso
fremd  wie  die  Figuration,  die  nur  zu  Beginn  seines
zeichnerischen  Oeuvres  auftaucht,  freilich  schon  als  karge
Inventur, gleichsam als Zufalls-Schnappschuss: Man sieht die
Mal-Utensilien auf einem Tisch verstreut, dahinter im Spiegel
den Unterkörper des Künstlers, kopflos anonym.

In  einem  weiteren  Schritt  mutieren  die  Farbtiegel  zu
abstrakten Formen. Auf der Suche nach einer „Grammatik“ des
Sehens spürt Kelly die offenbar allzeit gültigen Raster hinter
den Dingen auf, er lotet Farb- und Raumverhältnisse aus – bis
an den Saum der völligen Stille und Leere. Oft scheint es, als
sei  sein  Blick  zunächst  beiläufig  wie  im  Traum  zu  diesen
Rändern  hin  geglitten,  ja  geirrt,  dann  aber  plötzlich
„scharfgestellt“  worden.

Das Trinkglas sieht immer wieder anders aus

Der heute 77-Jährige ist kein großer Erklärer seiner selbst,
man möchte ihn beinahe für ein wenig schrullig halten. Seine
Anekdoten über andere Berühmtheiten der neueren Kunsthistorie
bleiben in Ansätzen stecken. „I loved Miró.“ Warum? Nun ja,
einfach so.Als er Willem de Kooning oder Gerhard Richter traf,
habe man einander Wertschätzung bekundet. Soso. Auch nicht
allzu aufschlussreich.

In  Bonn  beschränkt  sich  sein  Kommentar  zur  ausgestellten
Werkgruppe letztlich auf den Satz „Zeichnen ist wahrnehmen“.
Zur Erläuterung nimmt er ein Trinkglas in die Hand, kippt und
dreht es. Effekt: Der Kreis der Glasöffnung sieht immer wieder



anders aus – je nach Perspektive wie eine Ellipse oder ein
bloßer Strich. Ein wahrhaft elementarer, kontemplativer Zugang
zur sichtbaren Welt.

„Spectrum  Colors  Arranged  by  Chance“  (Spektralfarben,  nach
Zufall  arrangiert)  heißt  ein  Kelly-Bild  mit  1600  bunten
Quadraten. Man mag kaum glauben, dass es aus dem Jahr 1951
stammt, wirkt es doch wie ein mit Pixeln übersätes Feld der
neuesten Computerzeit. Die Zukunft war eben immer schon da.

Ellsworth  Kelly:  „The  Early  Drawings“  (Die  frühen
Zeichnungen). Kunstmuseum Bonn. Bis 10. Sept. Di-So 10-18, Mi
10-21 Uhr. Katalog 59 DM.

Die hohe Kunst des flüchtigen
Augenblicks  –  Aquarelle  und
Zeichnungen  von  Gerhard
Richter in Krefeld
geschrieben von Bernd Berke | 21. Juli 2000
Von Bernd Berke

Krefeld. „In Köln hätte ich diese Bilder nicht zeigen wollen.
Dort werden doch nur große Kunst-Spektakel geboten.“ Das sagt
ausgerechnet  der  weltweit  am  höchsten  gehandelte  lebende
Künstler, Gerhard Richter. Ganz so, als sei er nicht jederzeit
für Aufsehen gut.

Trotzdem hat er Recht. Als seinen Hauptberuf hat Richter (68)
stets die Herstellung von Ölbildern bezeichnet. Jetzt zeigt
das  Krefelder  Kaiser-Wilhelm-Museum  die  Resultate  zweier
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„Nebenbeschäftigungen“:  Aquarelle  und  Zeichnungen.  Also
kleinere, „leisere“, intimere Stücke, mithin nicht so geeignet
für die landläufige „Event“-Kultur. Aber ein Ereignis im Sinne
einer stillen Sensation ist diese Schau allemal.

Wie eine Befreiung von Düsternis

Malerisches und zeichnerisches Werk laufen bei Richter nahezu
unverbunden  nebeneinander  her,  ohne  nennenswerten
gegenseitigen Einfluss. Die Zeichnungen sind keine Vorstudien,
die Gemälde also nicht deren reife Früchte. Ein jedes hat
seine  Zeit.  Richter  ist  ein  Künstler,  der  immerzu  etwas
erzeugen muss, sein Werk ist wie ein langer Strom, der immer
wieder neu fließt.

Rund  200  Zeichnungen  und  85  Aquarelle  sind  in  der
Retrospektive  zu  sehen,  die  frühesten  stammen  von  1964,
etliche Bilder sind zyklisch geordnet. Krefelder Beigabe zur
aus Winterthur kommenden Auswahl: 30 neueste Bilder, die –
nach einjähriger Schaffenskrise – erst jüngst entstanden sind.
Sie wirken wie eine Befreiung von Düsternis. Wie Goethe schon
sagte: Mehr Licht!

Die  ersten  Arbeiten  sind  noch  gegenständlich,  teils  gar
fotorealistisch genau gefasst. Auch später kehrt Richter immer
wieder  zur  Figuration  zurück,  was  er  nicht  etwa  als
Rückschritt, sondern nur als anderen Ansatz begreift. Welche
Vorlagen als Anregung dienten, erkennt man zuweilen daran,
dass auch schon mal die Schrifttypen aus den Zeitungen mit
abgezeichnet wurden.

Ein unerforschtes Gelände

Freilich entfernt sich schon das Frühwerk ganz entschieden von
direkter Wiedergabe der Realität. Eingefangen werden vielmehr
die  flüchtigen  Momente,  die  der  bewussten  Wahrnehmung
vorangehen. Es ist eine Kunst gegen alle festen Setzungen,
eine Kunst des errungenen Augenblicks. Ein gegenständliches
Bild zeigt einen schrecklichen Bunker, in dem die Kunst ein



für allemal kaserniert ist. Es ist sozusagen das absolute
Gegen-Bild  für  Richter,  der  Alptraum,  der  ihn  ins  Freie
treibt.

Bewundernswert,  wie  Richter  in  diesem  völlig  freien,
unerforschten Gelände, in dem es ja keine festen Anhaltspunkte
gibt, immer wieder zur gültigen, durchaus auch schönen und
poetischen Form findet.

Häufig irren Linien über die Blätter und drohen sich im Nichts
oder im Irgendwo zu verlieren. Doch auf höherer, mit Worten
kaum greifbarer Ebene vereinen sich all die nervösen, unsicher
tastenden  Striche  zu  frappierenden,  jederzeit  überzeugenden
Gesamtwirkungen. Die Bilder vibrieren oder oszillieren, ganz
vollgesogen mit unmittelbarer Gegenwart. Daraus ergibt sich
eine  Art  bildnerisches  Tagebuch,  das  mitunter  haarfeine
Regungen oder Atmosphären festhält und die vagen Stimmungen
der Stunde bannt.

Das freie Spiel der Farben

In Richters Aquarellen lösen sich die festen Umrisse erst
recht auf, sie verschwinden hinter Verwischungen, Schlieren
oder Nebeln, tauchen ein ins vollends freie Spiel der Farben,
ins Aufglühen des Lichts.

Das Neue muss man eben zunächst im Ungefähren aufsuchen, nicht
im Abgezirkelten. Konstruktive Positionen der Moderne greift
Richter  denn  auch  eher  parodistisch  auf,  wie  um  sie  zu
entschärfen.  Gerüste  oder  Zurüstungen  im  Bilde  sind  seine
Sache nicht.

Wie  ein  Schock  wirkt  ein  mitten  zwischen  die  fragilen
Experimente platziertes Kinderbild. Dieses Baby namens Moritz
schaut  ganz  verwundert  in  die  Welt.  Es  ist  genau  diese
Faszination  des  „ersten“,  noch  unschuldsvoll  staunenden
Blicks, die Richters meisterliche Bilder auszeichnet.

Gerhard  Richter.  Zeichnungen,  Aquarelle.  Krefeld,  Kaiser-



Wilhelm-Museum, Karlsplatz 35. Bis 18. Juni. Di-So 11-17 Uhr.
Katalog Aquarelle 45 DM, neue Bilder 28 DM, Werkverzeichnis 95
DM.

Von  Zaubertafeln  und
explosiven  Salzstreuern  –
Französische  Zeichnungen  der
Gegenwart im Ostwall-Museum
geschrieben von Bernd Berke | 21. Juli 2000
Von Bernd Berke

Dortmund. Armer „Kartoffelschäler“. Auf dem gleichnamigen Bild
des  Franzosen  Fabrice  Hybert  sitzt  der  krumm  und  grau
gewordene  Mann,  ganz  in  sich  zusammengesackt,  auf  einem
kleinen Hocker.

Links neben ihm türmt sich ein gigantischer Berg ungeschälter
Erdäpfel,  und  mit  dem  stattlichen  Hügel  rechts  von  sich
scheint er auch noch nicht weit gekommen zu sein. Der Alptraum
von einer Arbeit, die sich kaum noch bewältigen lässt, gemahnt
fast an den Mythos von Sisyphus.

Das Bild gehört zu einer beachtlichen Auswahl von rund 80
Zeichnungen,  die  jetzt  das  Dortmunder  Ostwall-Museum
präsentiert. Sie stammen von zehn französischen Gegenwarts-
Künstlern und gehören zum offenbar reichen Fundus des „Frac
Picardie“.  Das  Kürzel  Frac  steht,  für  einen  Fonds  zur
zeitgenössischen  Kunst  in  der  nordfranzösischen  Provinz.
Angesiedelt ist die Sammlung in Amiens, Dortmunds Partnerstadt
seit gut 40 Jahren.
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Doch was heißt hier „80 Zeichnungen“? Zum einen werden auch
Grenzbereiche dieser Gattung erkundet, jene Bezirke also, wo
das Zeichnerische fließend übergeht in andere Genres. Außerdem
stimmt auch die Zahl nicht ganz. Denn allein Marc Couturiers
Serie „Das Unendliche auf der Erde in einem gegebenen Raum“
umfasst  4032  jeweils  15  mal  10,5  Zentimeter  große
Einzelstücke.  In  Dortmund  sind  „nur“  1500  zu  sehen.  Es
scheint, als habe der Künstler alle nur denkbaren Schraffuren
erproben wollen. Die Gesamtwirkung des wandfüllenden Gewimmels
ist schon famos.

Wird die Familie jemals zum Essen kommen?

Völlig anders geht Stéphane Lallemand zu Werke. Als geradezu
triviales  zeichnerisches  Medium  nutzt  er  kleine  „Zauber“-
Täfelchen,  wie  sie  in  Spielwarenläden  zu  finden  sind.
Staunenswert, wie er es vermag, nur durch das Bewegen zweier
kleiner Knöpfe im engen Koordinatenraster der Tafel klassische
Akte zu erzeugen. Sogar eine passable Version der berühmten
„Nackten Maya“ Von Goya ist dabei.

Seitenwechsel: Annette Messager ist ersichtlich schlecht auf
die Männer zu Sprechen. Ihre Bilder mit Buchstaben-Initialen
zeigen  in  die  Lettern  verkeilte,  fiese  Kerle,  die  gleich
beschimpft werden: „I“ steht für Idiot, „M“ für Macho, „Z“ für
Zéro,  womit  der  Typ  als  „Null“  abgetan  wäre.  Ein  kleines
Alphabet des Geschlechterhasses.

Nahezu  lieblich  wirken  hingegen  die  bunten  Szenen  von
Christophe Vigouroux. Doch es sind derbe oder geisterhafte
Entgleisungen und Menetekel des Alltags, zudem Inbilder der
Einsamkeit: Ein Mann pinkelt heimlich ins Waschbecken, eine
Mutter brüllt verzweifelt „à table“ (also „Essen kommen!“),
als sei die Familie schon längst für immer fort.

In  eine  ähnliche  Richtung  weisen  auch  die  rätselhaften
Erfindungen  der  Anne-Marie  Schneider.  Ihre  Kohlezeichnung
zweier  Salzstreuer  lässt  fürchten,  die  an  sich  harmlosen



Dinger  könnten  im  nächsten  Moment  explodieren.  Der
international vielleicht ruhmreichste Teilnehmer heißt Jean-
Charles  Blais.  Seine  Serie  mit  Kopf-Fragmenten  ist  ein
subtiles Experiment mit der Verteilung schwarzer und weißer
Zonen  im  Bildgeviert,  es  handelt  sich  also  um  Kunst  für
Kenner, die feinste formale Nuancen auslotet. Etwas handfester
wirken  jene  Bilder  menschenleerer  Hafen-Ecken,  deren
Melancholie  Yvan  Salomone  eingefangen  hat.

„Frac“-Direktor Yves Lecointre sagt, in Frankreich sei das
Genre  der  Zeichnung  längst  nicht  so  anerkannt  wie  in
Deutschland. Dafür aber hat es sich, nimmt man die Dortmunder
Schau zum Maßstab, sehr facettenreich entfaltet.

6.  Februar  bis  9.  April.  Di-So  10-17,  Do  10-20  Uhr,  Mo
geschlossen. Eintritt 4 DM, Katalog 29 DM

Als das „Milljöh“ noch frisch
und  lebendig  war  –
Zeichnungen  von  Heinrich
Zille  im  Kölner  Kollwitz-
Museum
geschrieben von Bernd Berke | 21. Juli 2000
Von Bernd Berke

Köln. Über Heinrich Zille rümpfen viele Kunstkenner die feinen
Nasen.Gar zu lieblich erscheinen aus heutiger viele seiner
„Milljöh“-Studien.

So kommt es.‘ daß weite Teile seines populären Werkes nicht in
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Museen vorgezeigt werden, sondern in Privatsammlungen vor sich
hin  schlummern.  Das  Kölner  Kollwitz-Museum  macht  nun  eine
Ausnahme  und  holt  rund  180  Zille-Zeichnungen  aus  solchem
Schattendasein.

Zilles Gesamtwerk war für Jahrzehnte schmerzlich halbiert, die
Bestände fast zu gleichen Teilen auf den Osten und Westen
Deutschlands  verstreut.  Seit  der  Vereinigung  ist  der
umfassende Zugang problemlos möglich. Davon profitiert auch
die im Hannoveraner Wilhelm-Busch-Museum getroffene Auswahl,
die Köln in konzentrierter Form erreicht und die einmal wieder
den Zeichner würdigt. Zuletzt waren weitaus häufiger Zilles
Fotografien gezeigt worden.

Besonderes  Augenmerk  gilt  hier  nicht  den  detailliert
ausgeführten Arbeiten, sondern den meist vor Ort entstandenen,
flüchtigen Skizzen, also der noch ganz lebensfrischen Phase im
Werkprozeß.

Zudem sind vorwiegend Arbeiten der Jahrhundertwende zu sehen.
Später, nach dem Ersten Weltkrieg, produzierte Zille praktisch
nur noch en masse für Illustrierte – in eingefahrenen Bahnen,
mit  ausformulierten  bildnerischen  Floskeln  und  einem  recht
starren Typen-Arsenal.

Deftiges Treiben in Kneipen und Schaubuden

Den Skizzen aber sieht man noch an, dass der künstlerische
Autodidakt  Zille  einen  wachen  Sinn  für  bildkräftige
Situationen und knorrige Charaktere hatte. Es macht den Reiz
dieser  Ideenfindungen  aus,  daß  sie  eben  noch  nicht  so
pittoresk und pausbäckig wirken wie so viele „fertige“ Bilder.

Zille interessierte sich vor allem fürs deftige Treiben in
proletarischen  Kneipen  („Budiken“),  billigen  Varietés  und
lärmerfüllten  Schaubuden.  In  den  Vierteln  der  armen  Leute
erschrak  er  über  unvorstellbar  beengte  und  schmutzige
Lebensverhältnisse. Mit seiner Lithographie-Serie „Des Lebens
satt“  (um  1899)  wies  er  auf  eine  erschütternde  Folge  der



desolaten Zustände hin: Manche Menschen sehen keinen Sinn mehr
und wollen nur noch „ins Wasser gehen“. Ein kleines Mädchen
versucht verzweifelt, die Mutter vom Sprung von der Spree-
Brücke abzuhalten. Ein Aufschrei. Solchen Bildern merkt man
das ratlose Mitleiden an.

„Fleischkrieg in der Markthalle“ (um 1908) zeigt den Ansturm
der  Mittellosen  auf  die  Metzgerstände.  Ein  spektakuläres,
nahezu  filmreifes  Bild.  Gelegentlich  verwendet  Zille  auch
Extremformate bis hin zu einer Vorwegnahme der Breitwand. Das
Elend in „Cinemascope“…

Angesichts der Kölner Bilder ahnt man es schon hie und da, im
späteren Werk wird es überhand nehmen: Zilles Bilder sind
gelegentlich so überschaubar „erzählerisch“ angelegt, daß man
sie der wackeren Gebrauchskunst zurechnen muß. Da bleibt kaum
ein Rätsel mehr übrig und somit auch kein Zauber, sondern
manchmal nur noch folkloristische Ver-kitschung.

Die so bitter notwendige, nüchterne Feststellung der Tatsachen
scheint  schließlich  eine  Art  selbstzufriedener  Resignation
sich zu ziehen: Seht her, so sieht sie aus, unsere niedliche
Not!  Veränderbar  erscheinen  die  geschilderten  Verhältnisse
jedenfalls nicht mehr.

Heinrich  Zille.  Bis  5.  April  im  Kollwitz-Museum,  Köln,
Neumarkt  18-24  (Neumarkt-Passage).  Tel.  0221/227-2363.
Öffnungszeiten: Di-So 10-17 Uhr, Do 10-20 Uhr, Mo geschlossen.
Katalog 48 DM.

 



In der Zeichnung zeigt sich
der  wahre  Meister  –
Ausstellung in Münster reicht
von Dürer bis Beuys
geschrieben von Bernd Berke | 21. Juli 2000
Von Bernd Berke

Münster. Zeichnungen gelten oft als bloße Vorstufen zu großen
Ölgemälden, ja als eigentlich unfertige Kunstwerke. In Münster
ist man ganz anderer Meinung. Mit der Ausstellung „Zu Ende
gezeichnet“ will das Landesmuseum beweisen, daß ästhetische
Abrundung und Perfektion sehr wohl auch mit dem Stift erzielt
werden können.

Von Dürer über Picasso bis hin zu Beuys wartet die Schau mit
rund 200 Exponaten und etlichen großen Namen auf. Alle Stücke
stammen  aus  dem  offensichtlich  hervorragend  bestückten
Kupferstichkabinett zu Basel.

Die  historische  Spannweite  zwischen  dem  16.  und  dem  20.
Jahrhundert  eröffnet  reizvolle  Vergleichsfelder.  Die
Geschichte schnurrt wie im Zeitraffer ab. Um 1500 war auch die
Zeichenkunst  ganz  selbstverständlich  in  biblischen  und
mythischen  Stoffen  verankert,  sie  stand  auf  verläßlichem
Grund. Somit war auch die Formensprache fest gefügt, denn sie
spiegelte ja die weitgehend intakte kosmische Ordnung. Doch
ein Bild wie Ludwig Schongauers „Vorbereitung zur Kreuzigung
Christi“ muß für damalige Gemüter schockierend gewesen sein.
Höchst sachlich werden hier die Instrumente zur biblischen
Qual bereitet; fast so, als übe man ein ganz biederes Handwerk
aus.

Kühne Ausschnitte kündigen die Moderne an
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Über Berühmtheiten wie Albrecht Dürer (Bildnis des Salzburger
Kardinals Matthäus Lang, um 1518), Hans Holbein den Älteren,
Hans Baldung und Albrecht Altdorfer, gelangt man allmählich in
die  barocken  Gefilde.  Hier  ragt  natürlich  ein  Peter  Paul
Rubens (u. a.: „Die Kreuzigung Petri“, um 1638) heraus. Folgt
man  der  chronologischen  Hängung,  so  steht  man  später  vor
sanften romantischen Landschaften und dann – vielleicht der
interessanteste  Teil  der  Zusammenstellung  –  im  Vorhof  der
Moderne.

Der Bruch kündigt sich zunächst in ganz leichten, aber schon
befremdlichen  Perspektiven-Verschiebungen  an,  in  der  Wahl
kühner  Ausschnitte.  Wenn  etwa  der  eines  übertriebenen
Fortschrittswahns eigentlich unverdächtige Adolph von Menzel
anno 1880 den „Blick in einen besonnten Hof mit einer Frau an
einer  Wasserpumpe“  zeigt,  so  hat  er  die  jahrhundertelang
gewohnte Zentralsicht längst hinter sich gelassen. Es geht
nicht mehr um Abbildung der Wirklichkeit, sondern um ihre
Splitter und Essenzen. Georges Seurats „Spaziergängerin mit
Sonnenschirm“  (um  1882)  steht  für  den  Übergang  des
festumrissenen Gegenstandes ins impressionistische Flimmern.
Im Gefolge des Kubismus löst sich dann die Form vollends auf.

Spannend  ist  es  nun  zu  beobachten,  wie  einfallsreich  die
Künstler seither auf den Formenschwund „geantwortet“ haben.
Vielfältig und manchmal verzweifelt sind die Versuche, diesem
Zustand  wieder  neue  tragfähige  Konzepte  abzugewinnen.  Die
Skala der Möglichkeiten reicht von hauchzarten Entwürfen am
Saum  des  Verschwindens  (Wols,  Cy  Twombly)  bis  hin  zu
ungehobelter  Kraftprotzerei  („Neue  Wilde“).

Die stilistische Vielfalt ist also mindestens ebenso breit wie
in  der  Ölmalerei.  Außerdem  befindet  man  sich,  indem  man
Zeichnungen anfertigt oder auch nur betrachtet, meist noch ein
Stückchen näher am Ursprung, an der „Geburt“ der bildlichen
Idee als bei geduldig ausgeführter Schönmalerei. Und: Wenn ein
Künstler nicht auf der Höhe seiner Mittel wäre, so verriete
sich das in der Zeichnung mitunter deutlicher, als wenn er mit



Ölfarbe gar manche Schwäche überdeckt und vertuscht.

„Zu  Ende  gezeichnet“.  Landesmuseum  für  Kunst  und
Kulturgeschichte, Münster (Domplatz). Bis 5. November, tägl.
außer montags 10-18 Uhr. Katalog 35 DM.

Acht Bilder und ein Name –
„Weight and Measure Drawings“
von Richard Serra in Dortmund
geschrieben von Bernd Berke | 21. Juli 2000
Von Bernd Berke

Dortmund. Eine Ausstellung mit acht Zeichnungen? Ja, lohnt
sich denn da überhaupt der Weg zum Dortmunder Ostwall-Museum?
Nun ja. Es sind Riesenformate, und sie stammen von einem Heros
der neueren Kunst: dem Amerikaner Richard Serra.

Dortmunds  Kunstverein,  der  mit  dieser  Schau  am  Ostwall
gastiert, kann sich auch mit dem bloßen geographischen Verlauf
der Wanderausstellung brüsten. Die bisherigen Stationen hießen
New York, Baltimore und Lissabon. Nun ist Dortmund als einzige
deutsche Stadt an der Reihe, es folgen Miami und eventuell
Tokio. Da werden weltstädtische Träume wach.

Im Februar war Richard Serra kurz hier und hat den Ort des
Geschehens inspiziert, die Hängung übernahm nun – nach exakten
Vorgaben des Meisters – einer seiner Assistenten. Serras große
Stahlskulpturen (für die er hierzulande weitaus bekannter ist)
beziehen sich ebenso machtvoll wie subtil auf Außenräume. Auch
seine Zeichnungen sollen nicht nur für sich bestehen, sondern
Erscheinungsbild  und  Volumen  der  umgebenden  Innenräume
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„gewichten“.  Daher  auch  der  Titel  der  Schau,  „Weight  and
Measure“ (Gewicht und Maß).

Die acht gerahmten Hochformate, bis zu vier Meter aufragend,
bringen  dem  Ostwall-Lichthof  einen  ausgeklügelten  Rhythmus
bei, der innig mit dem Raum zu tun hat und doch sanft von ihm
absticht.  Ein  Wechselspiel  aus  Näherung  und  Abgrenzung,
Wachstum  und  Schrumpfung  von  Flächen.  Die  schwarzen  und
weißen, in sich strukturierten Felder hat Serra mit Ölstiften
teilweise  zentimeterdick  auf  kostbares  Japan-Papier
aufgetragen. Es sind Zeichnungen, die nicht in der zweiten
Dimension verharren, sondern heimlich, still und leise, aber
doch entschieden in den Raum vordringen.

„Weight and Measure Drawings“. Zeichnungen von Richard Serra.
Museum am Ostwall, Dortmund. 21. Juli bis 3. September, di-so
10-17 Uhr. Katalog 20 DM.

Flammende Botschaften aus dem
Märchenreich – Ausstellung zu
Leben  und  Werk  der  Else
Lasker-Schüler
geschrieben von Bernd Berke | 21. Juli 2000
Von Bernd Berke

Wuppertal. Als Lyrikerin ist Else‘ Lasker-Schüler (1869-1945)
weithin bekannt. Aber als Zeichnerin? Man glaubte, höchstens
40-50 Beispiele für diese Zweitbegabung finden zu können, als
man vor zwei Jahren mit den Recherchen begann. Doch nun sind
es annähernd 150 Kunst-Blätter von Hand der Dichterin, die man
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in einer großen Wuppertaler Ausstellung sieht.

Wer  genügend  Muße  mitbringt,  kann  sich  in  der  Barmer
Kunsthalle  tief  ins  Leben  und  Werk  der  deutsch-jüdischen
Autorin  versenken.  Eine  Fülle  von  Briefen,  Tagebüchern,
Manuskripten,  Fotos  und  AmtsDokumenten  belegt  einen
unbehausten Weg durch die Zeitläufte – von der Kindheit im
Geburtsort Elberfeld (heute Wuppertal) über die wechselhaften
Berliner Bohème-Jahre, die Vertreibung aus NS-Deutschland, das
Schweizer  Exil  und  schließlich  ins  einsame  Dasein  zu
Jerusalem,  wo  sie  vor  50  Jahren  (22.  Januar  1945)  völlig
verarmt gestorben ist.

Ein fortlaufender Bilder-Fries mit historischen Fotos ruft den
geschichtlichen  Zusammenhang  wach;  zudem  zieht  sich  eine
Leiste mit knappen lyrischen Lasker-Zitaten durch die Räume –
lichterloh  flammende  Botschaften  aus  einem  Märchenreich,
Reaktionen einer äußerst empfindsamen Frau auf die Zumutungen
der Welt. Auswahl und Präsentation lassen Emphase spüren. Man
will uns gar vieles zeigen. Um so bedauerlicher, daß kein
Katalog die Eindrücke bündig bewahrt.

Edler Giselher und Prinz von Theben

In  den  Zeichnungen  und  druckgraphischen  Arbeiten  der  Else
Lasker-Schüler tut sich eine phantastische kleine Sonderwelt
auf. Da firmiert etwa der angehimmelte Gottfried Benn als
edler „Giselhe(e)r“, die Dichterin selbst sieht sich in den
Rollen  „Jussuf“  oder  „Prinz  von  Theben“.  Oft  ist  das
erschütternd in seiner Verletzlichkeit: Jussuf, inständig um
Weltfrieden bittend. Jussuf, der sich aus Verzweiflung erhängt
hat.

Die persönliche Mythologie speist sich aus vielen Quellen:
Biblische  Themen  und  Figuren  treten  hervor,  exotische
Szenarien  und  Requisiten  indianischen  oder  orientalischen
Ursprungs, auch aus Tibet und Afrika – Motive, die gleichfalls
in  ihren  Gedichten  anklingen.  Einmal  schreibt  sie  in  ihr



Tagebuch: „Die kleinen Spatzen sind meine einzige Freude seit
sechs Jahren.“ Gedichte und Bilder sind, bei aller kunstvollen
Formung, Ausdruck einer bitterlich einsamen Seele, die sich
aus  realer  Bedrängnis  ins  Sternenweite  ergießen  will.  Wir
schauen da in ein Geisterland, bevölkert von traumnahen Wesen,
die einander gut sein sollen, jedoch auch von Angst-Gestalten.

Es gab – neben der Ehe mit Herwarth Walden – freundschaftliche
Kontakte zu Franz Marc, Karl Schmidt-Rottluff und zum Hagener
Christian  Rohlfs,  von  dem  ein  wundervolles  Dichterinnen-
Bildnis gezeigt wird. Ihre eigenen Blätter sind denn auch
ersichtlich  im  Umkreis  des  deutschen  Expressionismus
entstanden. Manchmal hat sie auch (ähnlich wie der Wiener
Gustav Klimt) ihre Bilder mit kleinen Goldauflagen durchwirkt.
Sie nahm dazu freilich glitzerndes Bonbon-Papier.

Naive Hoffnung auf Stalin und Mussolini

Kaum minder bewegend sind einige Dokumente: Beispielsweise die
um 1919 angefertigten Berichte der schweizerischen Spitzel,
die ihr einen Kommunismus-Verdacht anhängen wollten. Sodann
ihr (vielleicht nie abgeschicktes) Telegramm an Josef Stalin:
„Marschall,  ihr  seid  der  gütigste  und  liebste  Mensch  der
Welt.“ An jeden hat sie halt ihr bißchen Hoffnung geheftet,
von  dem  sie  meinte,  daß  er  den  deutschen  Nazis  Einhalt
gebieten könnte – sogar an Benito Mussolini.

Traurige Sensation: Erstmals finden sich in dieser Ausstellung
Belege für einen bislang bezweifelten Briefwechsel, den sie
mit dem italienischen Faschistenführer beginnen wollte. Else
Lasker-Schülers naive Hoffnung, nicht von dieser Welt und doch
damals von etlichen Juden geteilt: Mussolini sollte Hitler den
Antisemitismus ausreden. Statt einer Antwort ließ der „Duce“
über sein Büro der Dichterin am 17.3.1938 „saluti fascisti““
ausrichten – „faschistische Grüße“. Und das zu jenen Zeiten
einer Jüdin im Exil…

Else  Lasker-Schüler.  Ihr  Leben,  ihr  Werk,  ihre  Zeit.  Ab



Sonntag (9. April) bis 28. Mai. Kunsthalle Wuppertal-Barmen,
Geschwister-Scholl-Platz (Tel. 0202/563 6630). täglich 11-19
Uhr. Eintritt 10 DM. Familienkarte 20 DM, jeweils inklusive
Begleitheft. Kein Katalog.

Der  wütende  Hrdlicka:  Jeder
Strich ein Hieb – Zeichnungen
des  umstrittenen
Österreichers in Dortmund
geschrieben von Bernd Berke | 21. Juli 2000
Von Bernd Berke

Dortmund.  Manchmal  genügt  ein  Funken,  um  aus  seinem
wienerischen Charme die schiere Weißglut strömen zu lassen.
Der Künstler Alfred Hrdlicka (66) kann zum Berserker werden –
beim Meißeln des Steins und im wirklichen Leben. Gestern war
er in Dortmund, zur Eröffnung der bislang größten Ausstellung
seines zeichnerischen Werks.

Ungehemmte Kraft und das Leiden an ihr – zwischen diesen Polen
bewegen sich seine künstlerischen Arbeiten. Sexuelle Gewalt,
ausgeführt  bis  ins  pornographische  Detail,  ist  eines  der
beherrschenden  Themen.  Auch  mit  seinen  Boxer-Bildern  und
biblischen Szenen wirft sich Hrdlicka in furiose Farb- und
Formen-Kämpfe. Jeder Strich ein Hieb.

Besonders grimmig verleiht Hrdlicka, der dem Kommunismus nicht
abgeschworen  hat  wie  die  meisten  Ex-Genossen,  seiner
politischen Mordswut Ausdruck. Ungeheurer drastisch zeichnet
er Kriegs- und Folterszenen, so auch serbische Kämpfer beim
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Grillen  nackter  Babys.  Wenn  solche  Schrecknisse  mit
überlieferten religiösen Bildformeln verschnitten werden, so
hat man ein wahrhaft explosives Gemisch.

Kaum zu leugnen, daß der Mann, der vornehmlich mit Bildhauerei
hervorgetreten  ist  (und  sich  über  Denkmäler  schon  mit  so
mancher  Stadt  angelegt  hat),  als  Zeichner  von  etlichem
künstlerischen  Vermögen  zehrt.  Doch  oft  bleibt  schon
perspektivisch seltsam unklar, mit wem sich Hrdlicka notfalls
identifizieren könnte: Mit den Tätern? Mit den Opfern? Mit der
Zerrissenheit zwischen beiden?

Verzweifelt aggressiv ist ja auch die Machart. Meist erzeugt
gerade der Zwiespalt irritierende Spannung, manches gleitet
aber  auch  in  Kolportage  ab  oder  bekommt  zweifelhaften
Hintersinn. Was Fülle, Vielfalt und vorteilhafte Plazierung
der  Auswahl  betrifft,  so  hat  die  Schau  im  „City-Center“
Museumsqualitäten. Hrdlicka war davon sichtlich angetan.

Der Künstler, notorisch auf alle Formen (oder Deformierungen)
des Menschenleibs versessener Naturalist und flammender Feind
der  Abstraktion,  sieht  in  vielen  öffentlichen  Museen  eine
„Gleichschaltung“ (Hrdlicka) am Werke. Mit etlichen arroganten
Kunst-Experten, so sagt er selbst, habe er sich mittlerweile
überworfen. Verbitterung, weil ihn die Fachwelt nicht genug
hofiert?

Eines darf man nicht Verschweigen: Kürzlich hat Hrdlicka, um
den PDS-Abgeordneten Gregor Gysi gegen Angriffe Wolf Biermanns
zu verteidigen, dem Sänger (dessen jüdischer Vater von den
Nazis ermordet wurde) in einer fürchterlichen Aufwallung die
„NS-Rassengesetze an den Hals“ gewünscht. Eine durch nichts zu
entschuldigende Ungeheuerlichkeit, von der Hrdlicka freilich
nicht abrücken mag, wie er gestern bekundete.

Kein Grund, zum Boykott seiner Kunst aufzurufen, wie dies
manche  getan  haben.  Doch  man  kann  nicht  umhin,  daran  zu
denken, wenn man durch die Ausstellung geht. So spürt man den



Schmerz der Bilder doppelt und dreifach.

Alfred Hrdlicka. Zeichnungen. Dortmund, Harenberg City-Center
(Königswall 21). Bis 31. März, tägl. (auch Sa/So) 10-18 Uhr.
Eintritt frei, Katalog 68 DM.

Richard Serra gab Dortmund da
Ja-Wort
geschrieben von Bernd Berke | 21. Juli 2000
Von Bernd Berke

Dortmund. Großes Aufatmen gestern Nachmittag in Dortmund. Der
durch Stahlplastiken weltbekannte Künstler Richard Serra (55)
hat der Stadt sein Ja-Wort gegeben.

Vermutlich ab 7. Juli können seine großformatigen Zeichnungen
im Ostwall-Museum ausgestellt werden.

Serra war erstmals in der Westfalenmetropole. Er ist nahezu
berüchtigt  dafür,  daß  er  sich  Museums-Räume  sehr  kritisch
anschaut, bevor er seine Werke hergibt. Spannend genug: Er
sagt entweder ja oder nein. Kompromisse gibt es nicht.

Drei Dortmunder Orte kamen in Frage: Der Kunstverein schied
sofort aus, weil er für die überdimensionalen Zeichnungen zu
klein  ist.  Das  Harenberg-Hochhaus  fiel  für  tonnenschwere
Plastiken gleichfalls aus dem Rennen. Serra gefällt zwar die
Architektur des ,,City-Centers“, doch sie paßt, wie er gestern
spontan befand, nun mal nicht zu seiner Art von Kunst. Auch
hätte die Statik wohl Probleme bereitet.

Also ruhten alle Hoffnungen auf dem Ostwall-Museum. Und hier
gefiel  Serra  sogleich  der  Lichthof,  der  schon  so  viele
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Künstler vor ihm überzeugt hat. Ingo Bartsch, der Leiter des
Hauses: „Bei dieser Entscheidung ist mir ein Stein vom Herzen
gefallen.“

Am Ostwall also wird Serra von Juli bis September eine Gruppe
von acht riesigen Zeichnungen (jeweils ca. 2,50 mal 4 Meter)
zeigen, und zwar – man muß es sich auf der Zunge zergehen
lassen – zwischen den Stationen Lissabon und Rom. Die Schau
unter  dem  Titel  „Weight  and  measure“  (Gewicht  und  Maß)
firmiert als Gastspiel des örtlichen Kunstvereins im Museum.

Serra,  dessen  Stahlskulptur  „Terminal“  am  Bochumer
Hauptbahnhof bundesweit zuden imponierendsten zählt, ist und
bleibt Plastiker, auch wenn er zeichnet. Mit dicken Schichten
aus schwarzer Ölkreide verleiht er dem Papier eine in die
dritte  Dimension  drängende,  geradezu  körperhafte  Material-
Qualität.

Kunstvereins-Leiter Burkhard Leismann hegt unterdessen weiter
gehende  Hoffnungen:  „Wenn  der  Kontakt  zu  einem  solchen
Künstler  erst  mal  hergestellt  ist,  kann  noch  mehr  daraus
werden.“

 

Geisterhafte  Schattenspiele
und gewässerte Lautsprecher –
Arbeiten von Rolf Julius im
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Marler „Glaskasten“
geschrieben von Bernd Berke | 21. Juli 2000
Von Bernd Berke

Marl. Was man da sieht, könnten geknickte Blumen sein. Auch
ein zarter Schriftzug deutet darauf hin: „Diese Zeichnung ist
sehr traurig.“ So einfach macht es einem der Künstler Rolf
Julius sonst nicht.

Die meisten Zeichnungen von Julius (Jahrgang 1939), jetzt im
Marler  „Glaskasten“  zu  sehen,  tendieren  zur  äußersten
Reduktion, es sind beinahe übervorsichtige Tastversuche an den
Grenzen des Sichtbaren. Auf einigen Blättern erblickt man kaum
einen Hauch.

Ist  es  Verweigerung,  ist  es  Meditation?  Der  Künstler
selbst jedenfalls muß, wie er sagt, nach solchen Serien zur
Erholung unbedingt etwas Kräftigeres herstellen, Zeichnungen
mit pechschwarzen Figuren etwa – wie um zu erfahren, daß es
auch noch etwas Handfestes gibt auf Erden.

Natur und Künstlichkeit, ineinander verwoben

Doch  sein  eigentliches  Feld  ist  das  Filigrane,  das
Hochempfindlich-Verletzliche,  gewirkt  und  gewoben  aus
allerfeinsten  Linien.  Man  braucht  viel  Ruhe,  um  diese
Ausstellung  angemessen  nachzuempfinden,  sonst  übersieht  man
etliches.  Oder  man  überhört  Wesentliches,  denn  auch  zwei
denkbar  unaufdringliche  Klang-Installationen  gehören  dazu.
Julius hat kleine Lautsprecher an die Fensterfront geklebt.
Man  meint  Vogelstimmen  zu  hören,  und  das  ist  auch  nicht
verkehrt. Doch es sind auch rein elektronisch erzeugte Töne
dazwischen. Was ist was? Der Künstler weiß es selbst nicht
mehr, es sei völlig unwichtig geworden im Verlauf des Werks.
Natur  und  Künstlichkeit  sind  ununterscheidbar  miteinander
verschmolzen.
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Ein andermal schwimmen die Lautsprecher-Membranen in kleinen
Wasserschälchen.  Liegt  es  am  Zusammenwirken  von  Optik  und
Akustik? Zumindest kommt einem der Klang tatsächlich „wässrig“
oder  angefeuchtet  vor.  Seltsame  Erfahrung  knapp  an  der
Wahrnehmungs-Schwelle.

Auch Tagebuch führt Julius (documenta-Teilnehmer von ’87) in
Form von Zeichnungen. So etwa anno 1989 in Tucson/Arizona,
wobei die Linienführung sensibel dem Ansteigen und Absacken
der  Tage  nachsinnt  und  auch  ein  ganz  eigentümlicher
Mondschatten  seine  unscheinbaren  Spuren  hinterläßt.  Dazu
flackern geisterhafte Schattenspiele an imaginären Wänden. Das
streift den Saum eines Irrewerdens an der Wirklichkeit.

Eine ganz stille Ausstellung. Je nach Verfassung kann sie
einen nervös oder gänzlich ruhig stimmen. Sie stößt Gedanken
und Gefühle nur an – und läßt sie dann frei.

Rolf  Julius.  Zeichnungen  und  Klangarbeiten  1986-1993.
„Glaskasten“, Marl, Am Rathaus. Ab sofort bis 30. März, Di-So
10-18 Uhr).

Wenn  Bildhauer  zum
Zeichenstift  greifen  –
Ausstellung  „Das  andere
Medium“ im Ostwall-Museum
geschrieben von Bernd Berke | 21. Juli 2000
Von Bernd Berke

Dortmund. Wenn Bildhauer zeichnen, so muß das nicht heißen,
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daß  sie  lediglich  Vorskizzen  für  ihre  dreidimensionalen
Arbeiten  entwerfen;  auch  nicht,  daß  sie  ihre  fertigen
Skulpturen  nachträglich  auf  Papier  darstellen.  Manche
Bildhauer und Objektmacher entfernen sich vielmehr ganz bewußt
von  ihrem  gewohnten  Medium.  Die  Zeichnung  wird  dann
eigenständiges  Ausdrucksmittel,  sie  wird  autonom.

Andere wiederum zeichnen vollkommen funktionale Vorlagen für
Werkstätten, die die Ideen dann ins Material umsetzen. Und
wieder andere zeichnen zwar Skulpturen, aber gleichsam als
Utopien, an deren Verwirklichung (schon aus Kostengründen) oft
gar nicht zu denken ist. So verzwickt und vielfältig ist die
Sache. Daß solche Vielfalt auch sinnliches Vergnügen bereiten
kann, zeigt jetzt im Dortmunder Ostwall-Museum die Ausstellung
„Das andere Medium – Zeichnungen von Bildhauern“ (ab Sonntag
bis 11. Oktober).

Eine  Art  Gütesiegel:  Immerhin  zehn  der  30  in  Dortmund
vertretenen  Künstler  sind  gegenwärtig  documenta-Teilnehmer,
sieben  sind  bei  der  vielbeachteten  Münsteraner  Ausstellung
„Skulptur ’87“ dabei. Die Dortmunder Ausstellungsmacher Anna
Meseure und Dietmar Elger haben fast alle Künstler persönlich
aufgesucht  und  dabei  Kontakte  geknüpft,  die  für  künftige
Ausstellungsvorhaben einiges erhoffen lassen. So kamen viele
Zeichnungen nach Dortmund, die noch nie außerhalb der Ateliers
zu sehen waren.

Das  breite,  aber  sinnvoll  geordnete  Spektrum  reicht  vom
konstruktivistisch arbeitenden Hans Uhlmann (Zeichnungen aus
den 50er Jahren) über Joseph Beuys bis hin zu „Leitfiguren“
der  gegenwärtigen  Szene  wie  etwa  Thomas  Virnich,  Thomas
Schütte und Magadalena Jetelová.

Eine Überraschung sind jene drei Arbeiten von Günther Uecker,
die gänzlich von seiner bekannten „Nagel-Kunst“ abweichen. Daß
aber  sonst  meist  das  bildhauerische  Arbeitsprinzip  eines
Künstlers  (mehr  oder  minder  verhüllt)  auch  in  Zeichnungen
präsent  ist,  läßt  sich  gut  am  Beispiel  Ulrich  Rückriem



studieren.  Dessen  Verfahren,  Steinquader  zu  zerteilen  und
hernach  wieder  zusammenzufügen,  taucht  auch  im  Medium  der
Zeichnung auf; nur erzielt er den Effekt hier mittels Graphit
und Klebestreifen. Ähnlich ist es beim verstorbenen Norbert
Kricke, dessen totale lineare Reduktion gleichsam eine Urform
des  Zeichnens  darstellt  (und  das  Signet  der  Ausstellung
abgibt), aber auch in seinen Bildhauer-Arbeiten wiederkehrt.

Den  größten  Erkenntnis-Gewinn  hat  man  von  der  Ausstellung
natürlich dann, wenn man die Zeichnungen mit Skulpturen der
jeweiligen  Künstler  in  Bezug  setzen  kann.  Da  jedoch
andererseits der Eigenwert der zeichnerischen Arbeiten betont
werden soll, hat man in Dortmund bewußt auf eine direkte bzw.
fotografisch  vermittelte  Gegenüberstellung  mit
Bildhauerarbeiten  und  Objekten  verzichtet.

Übrigens: „documenta“-Besucher bekommen für einige in Kassel
gezeigte  Objekte  in  Dortmund  gleichsam  die  Erläuterung
„nachgereicht“. So etwa im Fall Albert Hien, dessen endlos in
Spiralbewegung befindliche „Wurstmaschine“ in Kassel zu gehen
ist. In Dort- mund hängen nun Vorzeichnungen dazu, und man
sieht,  daß  Hien  vom  Kreislauf  der  Nahrungsproduktion,  des
Essens und der Ausscheidung ausgegangen ist.

Rodin  und  die  Inszenierung
des Körpers
geschrieben von Bernd Berke | 21. Juli 2000
Von Bernd Berke

Münster.  Für  eine  Skulptur  des  Schriftstellers  Honoré  de
Balzac nahm sich Auguste Rodin viel Zeit. 1891 bekam er den
Auftrag,  bis  1898  fertigte  er  zahllose  Skizzen  und
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Entwurfsstudien.  Rodin  recherchierte  genau.  Sogar  den
Schneider des berühmten Toten suchte er auf und entlockte ihm
exakte Angaben über die KörpermaBe des Dichters – Kunst, mit
wissenschaftlicher Akribie betrieben. Auch darin war Rodin ein
Kind seiner Zeit.

Daß Rodin (1840-1917) d e r stilbildende Bildhauer des späten
19. Jahrhunderts war, ist fast ein Gemeinplatz. Daß er auch
als Zeichner zu kaum weniger vollendete Formen fand, kann
jetzt  –  umfassend  wie  nie  zuvor  –  im  Westfälischen
Landesmuseum  für  Kunst  und  Kulturgeschichte  nachvollzogen
werden. Eine Reihe von Architekturzeichnungen wird erstmals
außerhalb Frankreichs gezeigt.

Die meisten Exponate, darunter die Balzac-Studien, stammen aus
den  Magazin-Beständen  des  „Musée  Rodin“  in  Paris.  Die
Ausstellung verschafft mit etwa 180 Zeichnungen und Aquarellen
einen Überblick zu Rodins Lebenswerk (insgesamt 8000 Blätter).
Die  Zeichnungen  sind  nicht  etwa  bloß  Vorstufen  zu  den
Skulpturen, sondern bilden einen durchaus autonomen Strang in
Rodins Schaffen.

Es  beginnt  mit  Arbeiten  aus  den  1860er  Jahren,  die  noch
deutliche  Kennzeichen  akademischer  „Fingerübungen“  tragen.
Besonders  gilt  dies  für  einige  Akte  im  Geiste  des
Klassizismus,  die  ebensogut  von  David  oder  Ingres  stammen
konnten. Über die zeichnerische Wiedergabe von Michelangelo-
Statuen und die Darstellung antiker Szenen entwickelt Rodin
immer entschiedener „seinen“ Stil.

Ausführlich  werden  die  Entwürfe  für  das  „Höllentor“
(inspiriert  von  Dantes  ,,Göttlicher  Komödie“)  dokumentiert.
Ähnlich wie „Faust“ Goethe sein Lebtag beschäftigte, so das
,,Höllentor“  Rodin.  Ein  schon  unverwechselbarer  Gestus
kennzeichnet  die  Höllenstudien  mit  ihren  dunkeldramatischen
Tönungen.

Rodin bildet nicht einfach Körper ab, er bringt gleichsam die



Kraftlinien zu Papier, die diese Körper in Bewegung setzen.
Wenn er Figuren zu Gruppen zusammenstellt, so fügen sie sich
zu  ungeheuer  dynamischen  ,,Körper-Inszenierungen“.
Spitzenstücke  der  Ausstellung  sind  die  hauchzarten,  schier
„verfließenden“ Zeichnungen kambodschanischer Tänzerinnen, die
1906  in  Frankreich  gastierten  und  Rodin  durch  die
Natürlichkeit  ihrer  Bewegung  faszinierten.

Im Spätwerk nähert sich Rodin zeitweise dem Stil von Henri
Matisse, zuweilen überschreitet er auch bereits die Grenzen
der Gegenständlichkeit, indem etwa eine kniende Frauengestalt,
die den Kopf zurückwirft, auf einem weiteren Bild zur Vasen-
Form  umgestaltet  wird.  Beide  Arbeiten  hängen  in  Münster
nebeneinander,  der  Abstraktionsprozeß  kann  exemplarisch
verfolgt werden.

Auguste  Rodin  –  Zeichnungen  und  Aquarelle.  Münster,
Landesmuseum für Kunst und Kulturgeschichte. Bis 20. Januar.
Katalog 40 DM.

Faszination  technischer
Formen  –  Zeichnungen  und
Aquarelle  von  Fernand  Léger
in Münster
geschrieben von Bernd Berke | 21. Juli 2000
Von Bernd Berke

Münster. Der denkbar größte Gegensatz zu einem Schlüsselbund?
Das ist die „Mona Lisa“; befand zumindest der französische
Künstler  Fernand  Léger  (1881-1955)  –  und  brachte  beides
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zusammen zu Papier.

Daß Léger, der neben Braque und Picasso (gleichfalls Jahrgang
1881) als einer der wichtigsten Kubisten gilt, auch schon mal
derart surrealistisch verfuhr, ist eine – nicht die einzige –
Erkenntnis,  die  jetzt  eine  Ausstellung  im  Münsteraner
Landesmuseum für Kunst- und Kulturgeschichte vermittelt.

Zur  willkürlichen  „Mona-Lisa“-Kombination  findet  sich  in
Münster eine Vorstudie, wie denn überhaupt das zeichnerische
Werk  im  Vordergrund  steht.  Daneben  werden  Gouachen  und
Aquarelle  gezeigt,  insgesamt  über  100  Exponate  aus  allen
Werkphasen.  Ausgespart  bleiben  nur  die  impressionistischen
Anfänge Légers. Nicht ohne Grund, denn er selbst hat sich
schon frühzeitig von dieser Stilrichtung losgesagt.

Durch  die  chronologische  Hängung  der  Blätter  lassen  sich
schulbuchmäßig  Einflüsse  ausmachen.  Zunächst  die  immer
entschiedenere  Abstraktion  in  der  kubistischen  Phase  nach
1907. Unverwechselbar werden Légers Arbeiten erst nach dem 1.
Weltkrieg,  dem  ersten  hauptsächlich  „maschinell“  geführten
Krieg. Die kubistisch-geometrischen „Bausteine““werden immer
stärker von der Faszination durch technische Gebilde geprägt,
nähern sich wieder der Gegenständlichkeit. Léger war nicht der
Technik  hörig,  sondern  verschmolz  F  o  r  m-Teilchen  der
mechanisierten  Welt  zu  einer  neuen,  gegenwartsnahen
Bildsprache.

Die Objekte verselbständigen sich, greifen aufs Menschenbild
über.  In  „Der  Tanz“  (1919)  oder  „Akrobaten“  (um  1920)
verschlingen sich die Körper wie ineinandergreifende Teile von
Apparaten.  In  zahlreichen  „Objektzeichnungen“  aus  den  30er
Jahren sind die maschinellen Formen sozusagen „unter sich“
oder  bilden  Gegensatzpaare  mit  organischen  Formen:  Die
„Komposition  mit  Blatt“  (1928/30)  stellt  die  erstarrten
Umrisse  eines  Baumblatts  neben  ein  technisch  anmutendes
Gebilde, das aber in schönster Weise funktions- und „sinnlos“
erscheint.



In  den  40er  Jahren  findet  Léger  zu  einer  ganz  eigenen
Figürlichkeit. Monumentale, mit vermeintlich „naivem“ Strich
rundlich konturierte Figuren stellen Szenen aus der Welt der
arbeitenden Menschen dar. Doch Léger konzentriert sich auf
deren „Sonntagswelt“, die frei ist von Unterdrückung und in
der die Menschen im „Kollektiv“ aufgehoben sind – Bilder einer
Utopie.

Fernand Léger. Westfälisches Landesmuseum, Münster, Domplatz
10. Vom 5. Februar bis 18. März. Katalog 25 DM, Plakat 5 DM.


