Ausstellungsempfehlungen

Cornelia Schleime in Halle

Wer die Räumlichkeiten des Kunstvereins Talstraße in Halle kennt, weis, dass ihn dort keine voluminöse Ausstellung erwartet. Da Cornelia Schleime (geb. 1953) sehr gern im Großformat malt, ist die Zahl der gezeigten Werke begrenzt; die Präsentation bietet aber sowohl für den „Schleimekenner“ wie für den „Neueinsteiger“ Interessantes.

So dominieren Eingangsbereich und Treppenhaus eher kleinformatige Tusche-auf-Papyrus-Arbeiten, die mit Titeln wie „Life Vest“, „Emergency Exit“ und „Oxygen Mask“ daherkommen. Das sind skurrile und absurde, im Biedermeieroval gemalte Variationen der Sicherheitsvorkehrungen des modernen Flugwesens, die diese Vorrichtungen dem Spott preisgeben. Nun mag man diese Bilder vielleicht nicht für den ganz großen Wurf halten; sie zeigen uns aber gleich die Lebensauffassung der Künstlerin: Die abgebildeten, placeboverwandten Notfallstrategien sind nicht Cornelia Schleimes Ding. Sie will einfach nur fliegen; will Leben ohne Rückversicherung.

Die in Ostberlin geborene Cornelia Schleime kam über Umwege an die Dresdner Hochschule für Bildende Künste und lebte den Punk mit allen Höhen und Tiefen. Zu der, neben anderen mit  Ralf Kerbach gegründeten Band „Zwitschermaschine“ stieß später der in Dresden und im Prenzlauer Berg berühmt-berüchtigte Dichter, Bohemien und Stasispitzel Sascha Anderson; die Performance der Band war irgendwo zwischen New-Wave-Wollen, psychedelischen Einflüssen, Revolutionsgebaren und musikalischem Dilettantismus. Und die Nonkonformistin Cornelia Schleime gab in diesem Gesamtkunstwerk die Salonlöwin. Bildende Kunst? Ja, auch. Ebenso wichtig war ihr das Hintersichlassen der DDR. Sie, die wie nur Wenige in der DDR so exzessiv die Repressalien des Staates herausgefordert hat und zu spüren bekam, zermürbte in erster Linie die Provinzialität in der DDR. Wichtiger als ein konkreter politischer Gegenentwurf zum Status Quo war ihr stets das „Universelle“. Dass der provinzielle Mief in aller Welt zu Hause ist, man ihm in der DDR aber eben halt nur unausweichlich ausgeliefert war,  registrierte sie, wie die meisten der aufsässigen Ostler der 80er Jahre eher nur unterschwellig. Trotzdem war ihre Ankunft in Westberlin 1984 kein Kulturschock. Wäre Cornelia Schleime auf der anderen Seite der Mauer aufgewachsen, dann hätte sie statt mit Sascha Anderson und Ralf Kerbach vielleicht mit Peter Hein und Martin Kippenberger musiziert; sie hätte eventuell einen Vermarktungsversuch als Riot-Girl über sich ergehen lassen müssen;  ihre Bilder würden etwas anders aussehen, aber sie wäre die gleiche, ungehemmt brennende, nur in sich selbst Halt findende Person.

Nun zurück zu ihren Bildern: Das Fliegen als eine Essenz ihrer Lebenshaltung ist deutlich zu erkennen. So hängt auch in Halle eines ihrer zahlreichen Fliegerporträts. Wunderbar altmodisch im Saint- Exupery-Ambiente: Abenteuer und Sentiment. Denn natürlich kommen Cornelia Schleimes Arbeiten nicht ohne eine gewisse Sentimentalität aus. Wie sie diese aber mit einer trotzigen Kraft verbindet ist einzigartig. Die Garderobe ihrer Frauen und Mädchen läßt an talmigeadelte, von Vivian Westwood relaunchte Kleider aus Großmutters Wäschetruhe denken und häufig beherrschen widerspenstige Zöpfe das Bild. Sentimentalität und Trotz und Schönheit. Verbal droht Cornelia Schleime manchmal mit Kitsch. Ihre Bilder sind weit davon entfernt.

Nimmt man ihre Aussage „...wenn mir etwas im Kopf klar ist, verschwende ich dafür nicht meine Malerei“ zum Ausgangspunkt , so läßt sich im Umkehrschluß unverarbeitete Erinnerung an Stasiüberwachung aus den, im Beobachtungsgestus gehaltenen Porträts und noch nachwirkende katholische Erziehung aus den Papstbildern lesen, aber das greift zu kurz: Der exzentrische Abweichungswille der Künstlerin läßt all unsere Deutungsversuche ins Lächerliche laufen.

Und auch die schrundig-schwarzen Abgründe, die viele ihrer Werke so einprägsam-einzigartig und ästhetisch anziehend machen, sollten wir nicht naturwissenschaftlich mit der besonderen Mischung aus Asphaltlack, Schelllack und Acrylfarbe erklären, sondern als Teil ihrer Bilder einfach genießen.

Zum Abschluß lohnt noch der Blick in eine Vitrine mit dem fast schon legendären, 1993 aufgenommen aber älter wirkenden Schwarzweißfoto, auf welchem eine mädchenhafte Cornelia Schleime mit überlangen Zöpfen einen Kinderwagen im ländlichen Irgendwo hinter sich her zieht. Was das bedeuten soll und warum es mit Selbstauslöser aufgenommen wurde, interpretieren wir ein anderes mal oder gar nicht. 

· Kunstverein Talstraße, Halle,Talstraße 23 (Nähe Burg Giebichenstein am anderen Saaleufer)

· bis 25.11.2007       Di-Fr 14-19        Sa/So  14-17

August Macke und Cuno Amiet in Jena

Die Kunstsammlung Jena erinnert nun fast schon Jahr für Jahr an Ausstellungen, die der frühere Jenaer Kunstverein Anfang des 

20. Jahrhunderts gezeigt hat (z.B. Nolde, Rodin) und will damit dokumentieren, welche progressive Traditionen das Jenaer Kunstleben besitzt. Um die Verhältnisse ins rechte Licht zu rücken sei gesagt, dass man 1912 über die insgesamt 960 Besucher der Macke/Amiet-Ausstellung sehr erfreut war, da dies in etwa der sonstigen Jahresbesucherzahl der Vereinsausstellungen in der Vierzigtausend-Einwohner-Stadt entsprach. 


The times they are a-changin´ oder eben auch nicht!

Heute käme wohl kein Kurator auf die ldee, gerade diese beiden Maler zu kombinieren und auch damals war es eher eine Verquickung verschiedener Umstände und Zufälle, die zu der gemeinsamen Präsentation führte. 

Sei´s drum, von August Macke (1887 – 1914) sieht man einen schönen Querschnitt seiner kurzen Schaffenszeit. Da kann man beobachten, wie ab etwa 1911 Delaunay Kandinsky als Inspirationsquelle ablöst, da gibt es Zeugnisse des kubistischen und futuristischen Einflusses um 1912/13 und natürlich sieht man die immer wieder heiter variierten sonnigen Wege, Spaziergänger, Blumen, Kinder und Zoobesucher des expressionistischen Farbtalents insbesondere aus den beiden letzten Lebensjahren.

Wenn man sich die Zeit für den graphischen Teil der Ausstellung nimmt, entdeckt man beispielsweise die großartige Studie zum „Weltuntergang“ von 1913 oder die köstliche Karikatur „Blauer Reiter“, ebenfalls von 1913, auf der er nach seiner Abwendung von Kandinsky selbigen und Herwarth Waldens „Sturm“ verspottet. Spätestens da merkt man, wie spannend für die weitere Kunstgeschichte ein Macke gewesen wäre, der das Inferno des 1. Weltkrieges überlebt hätte.      


Cuno Amiet (1868 – 1961) ist stilistisch nicht so einfach zu fassen. Natürlich 

kommt er generationsbedingt und mit durch Frankreichaufenthalte geschultem Auge vom Impressionismus her und auch die zu jener Zeit angesagten japanischen Einflüsse verarbeitet der Schweizer. Er malt manchmal Bilder mit flächigem Vordergrund und divisionistisch getupftem Hintergrund; die von ihm oft thematisierte Apfelernte wird später expressionistisch, 1907 sieht es aus, als hätten Gaugin und Rousseau gemeinsam den Pinsel geführt. Ferdinand Hodler war ihm zeitweise Freund und Mentor, zweitweise war das Verhältnis eher unterkühlt. Nach dessen Tod malt er „Ferdinand Hodler im Atelier mit Jenaer Studenten“. Schön dies mal hier zu sehen!


Die Dresdener Galerie Emil Richter zeigt 1905 eine Ausstellung seiner Werke, 

welche wegen Erfolglosigkeit vorzeitig beendet wird. Gesehen aber wurde die Exposition von den Brücke-Künstlern und sie dürfte durchaus ähnlichen Einfluß auf jene gehabt haben, wie die in der Brücke-Geschichtsschreibung schon legendäre van Gogh-Ausstellung in Dresden vom selben Jahr. 1906 wird Amiet auch Mitglied der „Brücke“, ohne dass es engen persönlichen Kontakt zu den Dresdnern gibt. Seine vom Jugendstil beeinflußten Holzschnitte (in Jena Werke von 1904/05) verbinden ihn wohl am ehesten mit dem ersten Brücke-Aussteiger Fritz Bleyl. Später, nach Begegnungen mit Kandinsky, Münter, Klee und Campendonk,  prüft er genau, was der „Abstraktionsdrang“ der modernen Kunst seinem Schaffen bringen könnte und entscheidet sich für ein gemildertes Abstrahieren, welches die Schönheit der Welt in ihrer tatsächlichen Erscheinung nicht außen vor läßt.  

Dieser Mut zum Dekorativen, verbunden mit dem gezielten Einsatz aktueller Kunstströmungen mehr oder weniger als Versatzstücke, nähert ihn dann auch August Macke an.  

Alles in allem eine sehenswerte Ausstellung  in Jena, die sich, auch mit Kombiticket mit „Die Maler der K.G. Brücke“ in Apolda verbinden läßt.

· Kuntsammlung Jena, Stadtmuseum Markt 7

· bis 25.11.2007/   Di, Mi, Fr  10-17       Do 14-22        Sa/So  11-18

· Kuntshaus Apolda, Bahnhofstraße 42

· bis 26.12.2007/   Di- So 10-18

Balthus in Köln

Waren das noch Zeiten: als man seine Vorliebe für die Bilder eines Balthus (1908-2001)  preiszugeben wagte und sicher sein konnte, der wissende Gegenüber würde die Augenbrauen süffisant heben. 

Natürlich war es nie so und heute ist der ehemals der breiten Öffentlichkeit unbekannt Gebliebene oder als verrucht geltende Maler kulturelles Gemeingut.

Der in Paris geborene Sohn deutscher Staatsbürger lebte in Deutschland, Frankreich, Italien und der Schweiz. Bekannt ist er für seine Bilder halbwüchsiger Mädchen, die er schon als junger Mann mit dem Voyeurimus des Altherrenblickes malte. Diese Bilder wirken oft intim, bedürfen jedoch des Betrachters, ja sie entfalten ihre Wirkung erst im Zusammenspiel mit dem Betrachter. Dabei zeigen diese Gemälde seltener Akte: meist enthalten sie eher eine Tendenz zum Nackten. Bei all dem vergißt man schnell, das Balthus auch viele Landschaften und Straßenszenen malte.

Aber egal ob Akt, Straßenszene oder Landschaft; seine Bilder wirken stets statisch und eingefroren, sie fixieren den einen magischen Augenblick.

Balthus nannte sein Streben nach klassischer Ordnung und verfeinerten Ästhetizimus „zeitlosen Realismus“, andere bezeichneten seine Kunst als „Zeitgenossenschaft minus Avantgarde“. Seine, im Quattrocento, insbesondere bei Piero della Francesca verwurzelten Werke irritieren den Betrachter, können Faszination oder Ablehnung auslösen.     

Kein deutsches Museum besitzt ein Bild von ihm und das liegt zum einen auch an seinem, bedingt durch bedächtige Malweise, relativ kleinem Oeuvre und der jederzeit vorhandene Nachfrage privater Sammler, zum anderen aber auch am institutionellen Desinteresse in Zeiten der Vorherrschaft von Surrealismus und Abstraktion. Viele, insbesondere deutsche Kritiker verübelten ihm nicht nur die konsequente Figürlichkeit, die am ehesten vergleichbar mit Picabia, und da auch nur für eine Phase dessen Schaffens, ist. Schwer wiegt auch der kaum ausgesprochene Vorwurf, dass er seine Schwächen in der Anatomie, den Verkürzungen und Proportionen, die leichte Verwirrung der Maße in schwierigen Details nicht nur nicht überwinden konnte, nein er versäumte es, dies als gewolltes Kunststückchen vorzuführen und herauszustellen. Das wäre modern gewesen.

Heute ist eh Gegenständlichkeit kein Ausschlußgrund mehr, explizite Darstellungen von Sexualität sind en vogue und so können wir uns ungezwungen an den Werken des selbst ernannten Adligen und „Ziehsohn“ Rilkes erfreuen. Wir wundern uns ein wenig über die ältlichen Gesichter der Kinder, die sich in den Puppenstuben der Erwachsenen räkeln und vielleicht erinnern wir uns dabei an das aus der Mode gekommene Wort Dandy.      

· Museum Ludwig, Köln, Am Dom/Bischofsgartenstraße 1

· bis 04.11.2007/   Di-So  10-18   jeden 1. Freitag im Monat  10-22

Jonathan Meese in Neuhardenberg

Meese -  schon wieder Meese? Ich gestehe, sein immenser Output fordert zu viele Besprechungen heraus. Denn bei aller Zuneigung zu dem Menschen Jonathan Meese (geb. 1970), der wohl mittlerweile weder willens noch in der Lage ist, sich von der Kunstfigur Jonathan Meese zu trennen, bei aller Lust auf seine mitunter kindisch wirkenden, aber sympathisch kalkulierten Provokationen wirken sein querbeetes Mythengeraune, sein pornographischer Hitler-Stalin-Pakt, seine film- und theatergeschichtliche Zitatenhuberei auf Dauer doch wie ein aufwendig verzierter Topf mit durch zu viele Gewürze geschmacksneutral gewordenem Inhalt. 

In Neuhardenberg vielleicht endlich mal die Konzentration auf ein Thema, das eventuell sogar so beleuchtet werden könnte, dass man darüber jenseits kunstrezeptorischer Fachbegriffe diskutieren könnte.

Im Jahr des Geistes und seiner Wissenschaften im Land der Dichter und Denker ist die Beschäftigung mit Jacob Paul Freiherr von Gundling (1673-1731) ein absolut starker Ansatz. Dieser Gundling war Historiker und wurde 1718 Nachfolger des Philosophen Gottfried Wilhelm Leibniz als Präsident der Königlich Preußischen Akademie der Wissenschaften. Hochgelehrt, fleißig und von der Fachwelt anerkannt einerseits, trinkfreudig, eitel und von einer gewissen wehrlosen Weltfremdheit andererseits, war er willkommenes Opfer des geistfeindlichen Soldatenkönigs Friedrich Wilhelm I. und dessen berüchtigten Tabakskollegiums. Hatte sich Gundling anfangs noch gewehrt, so ergab er sich mit der Zeit in die Rolle des gebildeten Hofnarrs und die zahlreichen Anekdoten aus seinem Leben bis hin zur nicht bewiesenen Bestattung in einem Weinfaß werden jedem Kulturbeflissenen an seinem Grabepitaph in der Bornstedter Kirche nahe Potsdam-Sanssouci gern erzählt. Dieses Epitaph zieren z.B. die Minerva als Göttin der Weisheit, aber auch Hase und Pfauenfedern als Symbole für Feigheit, Eitelkeit und Narrentum.

Während es Fontane noch bei spöttischen Bemerkungen über Gundling beließ, zeigte Heiner Müller in seinem Stück „Leben Gundlings Friedrich von Preußen Lessing Schlaf Traum Schrei“ die ganze Tragik des Verhältnisses von Macht und Geist in der für ihn typischen Verklausulierung.

Nun also Meese und Gundling in Neuhardenberg.(Schloß und Park hier wurden maßgeblich von Schinkel und Lenné gestaltet; Lenné und der Schinkelschüler Persius liegen ebenfalls in Bornstedt begraben; soviel nur nebenbei).

Meese zeigt Collagen, wilde Pinselattacken und Videos, sich selbst mit erhobener Faust in Herrscherpose, die skurrilen Repräsentanten seines „Erzstaates“ stehen Offiziersporträts gegenüber und in seinen Textbausteinen schwurbelt es wie gewohnt von Herrschern und Sklaven. Höhepunkt im Neuhardenberger Regierungsklausurschloß ist der, und das ist ein gelungener Effekt, im Fernsehkasten eingesperrte Kuntgottkönig Meese mit seinen Fingerkindern als surreales Puppenspiel. Aber auch hier nibelungt er wieder als Hagen von Tronje und insgesamt scheinen in dieser Ausstellung mehr vergebene als aufgezeigte Möglichkeiten zu stecken. 

Völlig unklar bleibt , ob dem volksnahen Meese neben dem Kampf von Macht und Geist das ebenso vorhandene Unverständnis zwischen großen Teilen des Volkes und den geistigen und künstlerischen Eliten entgeht oder ob er diesen Gegensatz nur bestmöglichst und imagekompatibel ignoriert.

Ich tendiere mittlerweile dazu, den reiferen Meese abzuwarten: vielleicht erwächst aus dem frühen und späten Meese ein großer Künstler.

· Schloß Neuhardenberg / A 12 Richtung Frankfurt/O.; Anschlußstelle Fürstenwalde Ost/Richtung Heinersdorf über Steinhöfel und Jahnsfelde

· bis 18.11.2007      Di-So 11-19

Charlotte Salomon „Leben? Oder Theater?“ in Berlin

Politische Relevanz ist im Werk der Charlotte Salomon (1917-1943) nur selten konkret sichtbar. Die politische Dimension ihrer Kunst besteht allein schon in der Existenz und Entstehungsgeschichte dieses Bilderzyklusses.

Charlotte Salomon war ein typisches Kind des jüdischen Großstadtbildungsbürgertums. Der Vater, ein renommierter Arzt, verlor bereits im März 1933 in Berlin seine Lehrbefugnis. Die von der Mutter ererbten depressiven Gene samt Suizidneigung bekämpfte sie erfolgreich, zur exzentrischen Stiefmutter, einer Sängerin, hatte sie ein gutes Verhältnis und beider Verehrer, der Gesanglehrer, paßte gut ins liberale Familienbild. Die Berliner Kunsthochschule mußte sie auf antisemitischen Druck nach zweijährigem Studium verlassen. 1939 floh sie zu den Großeltern nach Südfrankreich. Bis zu ihrem Tod 1943 in Auschwitz blieb ihr wenig Zeit, ihr Leben in einer einzigartigen Bildergeschichte zu erzählen.

Diese Bilder sind halb Comic, halb zeitlupenhafte Regieanweisung für einen imaginären Film. Die über 1300 Gouachen, von denen 277 in Berlin gezeigt werden, haben etwas Anrührendes und Ergreifendes, gleichzeitig besitzen sie Witz, Klugheit und genaue Selbstbeobachtung und vor allem sind sie modern im besten Wortsinn.

Da gibt es gekippte Perspektiven, da wird die Erzählgeschwindigkeit permanent gewechselt, Biographie und Fiktion vermischen sich und todernste Thematiken macht sie durch eine slapstickartige Aufbereitung erst für sich selbst darstellbar. All das läßt das Werk zu dem „ganz Verrückt-Besonderem“ werden, wie sie es selbst bezeichnet.

Über die in Amsterdam überlebenden Eltern kam der Zyklus in das dortige jüdische Museum und diese Auswahl wurde in mehreren europäischen Städten und in Jerusalem gezeigt. Nach der Berliner Ausstellung müssen diese Bilder erst einmal wieder ins konservatorische Dunkel. In der Erinnerung bleiben sie erhalten.    

· Jüdisches Museum, Berlin, Lindenstraße 9-14

· bis 25.11.2007      Mo-So 10-20

Bonjour Rußland in Düsseldorf

Eigentlich ein Muß: Über 120 Meisterwerke der Jahre 1870 bis 1925 aus vier großen russischen Museen (Eremitage und Staatliches Russisches Museum St. Petersburg, Puschkin-Museum und Tretjakow-Galerie Moskau).

Ein paar Namen gefällig: Monet, Renoir, van Gogh, Cezanne, Gaugin, Matisse („Der Tanz“), Kandinsky, Malewitsch, Tatlin, Repin, Picasso.

· museum kunst palast, Düsseldorf, Ehrenhof 4-5 

· bis 06.01.2008      Di-So 11-18

Max Beckmann „Exil in Amsterdam“ in München

Im Leben Max Beckmanns (1884 – 1950) waren die zehn Jahre in Holland ein wesentlicher Abschnitt. Am 19. Juli 1937, dem Tag der Eröffnung der Ausstellung „Entartete Kunst“ verläßt Max Beckmann gemeinsam mit seiner Frau Deutschland. Aus dem vermeintlich sicherem Exil wird ein besetztes Land inklusive Musterung Beckmanns durch die deutsche Wehrmacht. Nach Krankheit, finanzieller Unsicherheit und psychischer Anspannung stellt sich für ihn 1945 die Frage nach dem zukünftigen Lebensmittelpunkt. Alle diese Probleme (oder auch seelischen Qualen) spiegeln sich in den Bildern Beckmanns wider und da er in dieser Zeit ein Drittel seines Gesamtwerkes schuf, offenbart sich ein dichtes Abbild des Innenlebens dieses großen Künstlers. Mit welcher kreativen Energie er seine Gedanken in geheimnisvolle Bilder umsetzt, macht sein Werk einzigartig. 

· Pinakothek der Moderne, Kunstareal München, Barer Straße 40 

· bis 06.01.2008      Di, Mi, Fr-So 10-18      Do 10-20

