
INDEX_1

index
AUSGABE 17 - JAN.14-MAR.14 - KOSTENLOS

das düsseldorfer kunstmagazin

Kunst im Tunnel - Mercedes Neuss: Sung Manitu Tanka, 2012, Gips, Farbe, Foto Ivo Faber



2_INDEX

Ausstellungen/
Projekte 2014

K20 
Grabbeplatz

Alexander Calder – 
 Avantgarde 
in Bewegung 
bis 12.01.2014

Zilvinas Kempinas: 
 DARKROOM 
bis 12.01.2014

Gerhard Richter – 
Die Kunst im Plural
15.02.2014 – 09.03.2014

Kandinsky,  
Malewitsch, 
 Mondrian –
Der weiße Abgrund 
 Unendlichkeit
05.04.2014 – 06.07.2014

Olafur Eliasson –
»Space for felt feelings«
05.04.2014 – 10.08.2014

Nach Ägypten!
Die Reisen von 
Max Slevogt 
und Paul Klee
06.09.2014 – 04.01.2015

Wael Shawky
06.09. 2014 – 04.01.2015 

K21 
Ständehaus

Art Make Up: 
Von Bruce Nauman 
bis Gillian Wearing 
bis 19.01.2014

Susan Philipsz – 
The Missing String 
bis 06.04.2014

Unter der Erde – 
Von Kafka bis Kippen-
berger 
05.04.2014 – 10.08.2014

Katharina Sieverding
10.05.2014 – 21.09.2014

Annette Messager
13.09.2014 – 22.03.2015

Tomás Saraceno – 
in orbit 
bis Herbst 2014

F3
Schmela Haus

Futur 3: 
Vortrags- und
Diskussions-
programm 
donnerstags 
19.00 Uhr

K20 K21 F3 Düsseldorf
www.kunstsammlung.de



INDEX_3

editorial

Kunst wird meist als Objekt gehandelt. Beispielsweise auf dem Kunst-
markt, in dem weniger sie, als vielmehr „wer mit wem“ eine Rolle 
spielt. Gute Kunst verhält sich jedoch fast wie ein Subjekt, das unbe-

queme Fragen stellt. Meistens transportiert über den Inhalt, der uns aus der 
sogenannten Komfortzone schubst. Fakt ist: Sobald ein Werk vom Künstler 
„entlassen“ wird, durchläuft es, je nach Beschaffenheit und Schicksal, einen 
odysseischen oder auch behäbigen Werdegang. Und Kunst stellt auch diesen 
infrage – zuweilen lauter, als ihrem Besitzer lieb ist. Diese Ansicht vertreten 
vermutlich zurzeit einige deutsche Museen, die Werke aus der Provenienz 
Alfred Flechtheim erworben haben. Der jüdische Galerist musste 1933 aus 
Deutschland fliehen und seine Ware unter Druck verkaufen. Er, der einige 
der größten Künstler seiner Zeit vertreten hatte, starb 1937 verarmt im Exil. 
Wie tief die Wunden heute, über 68 Jahre nach dem Untergang des Dritten 
Reiches, noch sitzen und was die Kunstwerke dann leider doch nicht erzäh-
len, lesen Sie in einem Artikel von Linus Wörffel. 

Wann aber sollte ein junger Künstler seine Werke in die Welt entlassen? Und 
vor allem: in welche? Unsere Autorin Linda Walther hat sich, beispielhaft 
für den institutionellen Rahmen, im KIT umgesehen und erörtert anhand 
der Ausstellung der Klasse von Katharina Fritsch, wann Studenten reif für 
die Öffentlichkeit sind. Aber auch Privatpersonen können jungen Künstlern 
eine Plattform bieten – wie der Pilot Michael Müller, Gründer des pilot pro-
jekt für kunst e.V., der sich mit ungebrochenem Enthusiasmus auf persönli-
cher Ebene für die Kunst engagiert. Unser Herausgeber Michael W. Driesch 
hat Müllers Spagat zwischen Perfektion erforderndem Jumbojet und künst-
lerischem Laissez-faire nachvollzogen. 

Viele Parteien sind bei der Suche nach Antworten beteiligt – Antworten auf 
die Fragen, wem Kunst denn eigentlich gehört, wer sie sehen darf und wer 
nicht, und wer das Recht innehaben sollte, sie der Öffentlichkeit vorzuent-
halten. Der Besitz von etwas so Schillerndem, Berührendem wie der Kunst 
ist durchaus reizvoll und dementsprechend hart umkämpft, wobei allzu 
häufig derjenige mit der stärksten Kaufkraft „Recht“ behält. Doch gerade 
in der Kunst kann und darf es nicht nur um Geld gehen! Wir schreiben des-
halb weiter darüber – auch in unserem vierten Jahr wie gewohnt lebendig, 
kritisch und natürlich begeistert für die Kunst. Und in 2014 erwartet uns in 
Düsseldorf so einiges: gleich vom 31. Januar bis zum 2. Februar das Dues-
seldorf Photo Weekend und natürlich ab dem 5. April die Quadriennale. Wir 
sind gespannt! 

In diesem Sinne wünschen wir von INDEX Ihnen einen hervorragenden 
Start in das Neue Jahr. 

Anke Ernst, Chefredakteurin
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„Kunst und ökonomische Theorie“ befasst sich mit 
dem Markt für bildende Kunst aus ökonomischer Per-
spektive. Dabei ist die besondere Bedeutung der Preise 
das zentrale Thema: Wie entstehen sie, was haben sie 
mit der Qualität von Kunst zu tun und wie ist es mög-
lich, dass einzelne Werke für dreistellige Millionenbe-
träge gehandelt werden?  

Zur detaillierten Betrachtung des Kunstmarktes 
wird dieser in Anlehnung an den Ökonomen David  
Throsby in drei Level aufgeteilt: Das erste Level ist der 
kunstgewerblichen Bereich, in dem die überwiegende 

Mehrheit der Künstler zu finden und der in weiten Teilen mit den klassischen Instrumenten der Ökonomik zu be-
schreiben ist. Im zweiten Level findet eine Preissetzung, die vor allem eine Qualitätsmarkierung ist, auf Basis von 
Entscheidungen der Anbieter statt. Die Kunst des ersten Levels wird hier mit Bedeutungen versehen und somit 
zur „hohen“ Kunst. Im dritten Level findet – dominiert durch internationale Auktionshäuser – eine Preisbildung 
statt, die von Prestigeambitionen und reichen Akteuren bestimmt wird. In diesem Zusammenhang wird ein Mo-
dell entwickelt, das zu einer Erklärung exorbitant hoher Kaufpreise für Kunstwerke beiträgt. 

Im weiteren führt die Erläuterung einer speziellen und sehr variablen Gütereigenschaft von Kunstwerken zur De-
finition des „Kunstguts“ und der Darstellung wie es sich von anderen Güterarten unterscheidet. 

Das Buch zeigt darüber hinaus, warum die Neurowissenschaften in ihren Ausprägungen als Neuroökonomie oder 
Neuroästhetik nur einen geringen Erkenntnisgewinn für die Kunst und ihre Ökonomie liefern und wie sich die 
Etablierung eines Marktes für Güter mit rein subjektiver Qualität, wie es der Kunstmarkt ist, spieltheoretisch 
erklären lässt.

MAXLIN Verlag - 208 Seiten - 2. Auflage 2013
Broschur - ISBN 978-3981414134 - Format 14,8 x 21 cm - Preis 39,00 €

Im Buchhandel erhältlich und unter www.maxlin.info.

Hoher Preis ⇒ Hohe Kunst?
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Auch die Kunstwelt hat ihre Schattenseiten. Eine besonders düstere 
aus einer ebensolchen Zeit zeigt sich gerade in der Auseinandersetzung 

um ehemalige Werke aus dem Besitz von Alfred Flechtheim, jüdischer 
Galerist aus Düsseldorf. Linus Wörffel hat sich mit dem 

„Fall Flechtheim“ beschäftigt - zu lesen ab Seite 6.

Alfred Flechtheim, ca. 1910, 
Foto Jakob Hilsdorf

Kunst lebt abseits des großen Geldes auch und insbesondere von privatem 
Engagement. Ein spannendes Beispiel dafür ist das Pilotprojekt 
von Michael Müller. Ein Porträt ab Seite 28.Michael Müller, Foto Michael W. Driesch
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thema

schatten der
vergangenheit
Beim letzten Mal, als der Name 

Alfred Flechtheim prominent 
durch die Presse kursierte, 

ging es um die für die Kunstszene 
ausnehmend peinliche Geschich-
te des Kunstfälscherskandals: um 
gefälschte Provenienzen und die 
fingierte „Sammlung Jäger“. Zum 
100-jährigen Jubiläum der Eröffnung 
von Flechtheims Galerie in Düssel-
dorf sollte der Name des Kunst-
händlers dann eigentlich für positi-
ve Schlagzeilen genutzt werden. Das 
hat nicht funktioniert, was im Gro-
ben daran liegt, dass der Umgang 
mit der deutschen NS-Vergangen-
heit nach wie vor ein heikles Terrain 
ist. Gerade wenn es, wie es in Bezug 
auf das Erbe des Galeristen der Fall 
ist, nicht nur um deren ethisch-mo-
ralische Aufarbeitung, sondern auch 

um die handfest monetäre geht. So 
steht heute auf der einen Seite die 
deutsche Museumslandschaft, die 
de facto von der Geschichte profi-
tiert und sich nach Jahrzehnten nur 
ungern von lieb gewonnenen, hoch-
klassigen Werken trennen möchte. 
Auf der anderen Seite stehen die 
Erben Alfred Flechtheims, die die 
rechtskräftige Nachfolge eines Op-
fers der Geschichte vertreten und 
nun 80 Jahre nach der erzwungenen 
Auflösung der Sammlung Flecht-
heim um Entschädigung kämpfen. 
Dabei geht es um hohe Werte. 
Flechtheim (1878-1937) war zu Zei-
ten der Weimarer Republik bekann-
termaßen einer der wichtigsten und 
einflussreichsten Kunsthändler und 
ein enthusiastischer Förderer avant-
gardistischer Kunst. Er vertrat so 

viele Schwergewichte der Kunst-
szene, dass Max Schmeling 1928 zu 
Flechtheims 50. Geburtstag zu Pro-
tokoll gab, er wäre gern für dessen 
Stall angetreten, wenn er denn nicht 
Boxer, sondern Künstler geworden 
wäre. Doch die Erfolgsgeschichte 
nahm ein jähes Ende: Als Jude ver-
lor Flechtheim mit dem Aufkom-
men des Nationalsozialismus seine 
Existenz, seine Galerie und seinen 
Bestand an Bildern, der in alle Win-
de verstreut wurde und zum Teil 
bis heute verschollen ist. Die Spu-
ren seines Wirkens sind hingegen 
äußerst präsent: In nahezu jeder 
großen deutschen Museumssamm-
lung und in zahlreichen internati-
onalen Museen rund um die Welt 
finden sich Werke mit Provenienz 
Flechtheim – so beispielsweise auch 

alfred flechtheim:



INDEX_7Karl Hofer: Porträt von Alfred Flechtheim (Ausschnitt), 1922
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18 Bilder der klassischen Avantgar-
de in der Kunstsammlung NRW, 
erworben ab den 1960er-Jahren. 
Der verfolgungsbedingte Verlust ist 
jedoch bis in die Gegenwart nicht 
abschließend aufgearbeitet worden, 
die Rechts- und Besitzverhältnisse 
eines nicht geringen Teils der zahl-
losen Hochkaräter aus Flechtheims 
früheren Beständen bleiben unklar 
und bis in die Gegenwart umstrit-
ten. Dabei sind es mehrere Punkte, 
durch die die Restitutionsdebatte bis 
heute erschwert wird. 
Zunächst ist das Vorhandensein 
oder die Erstellung fundierter Pro-

venienzen notwendig. Doch die 
Quellenlage ist häufig schlecht, 
Flechtheims Sammlung ist schließ-
lich nicht geordnet aufgelöst wor-
den: Die Akten von Flechtheims 
Galerien in Düsseldorf und Berlin 
wurden beispielsweise verbrannt, 
andere sind noch unter Verschluss 
oder befinden sich in Privatbesitz. 
Des Weiteren muss nicht selten ge-
deutet werden. Welcher Verkauf 
hat unter Druck stattgefunden? In 
welchen Fällen wurden unangemes-
sene Preise erzwungen? Dabei ist 
oft nicht nur unklar, was wann in 
Flechtheims Beständen gewesen ist. 

Es ist häufig auch nur noch schwer 
zu eruieren, was zum Bestand der 
Galerie gehörte, was Privatbesitz 
und was Kommissionsware gewe-
sen ist. Ohnehin ist das Zeitfenster 
für restitutionspflichtige Werke eher 
knapp bemessen: Es beginnt bei der 
Machtübernahme der Nazis und en-
det mit der Emigration Flechtheims, 
die bereits im gleichen Jahr erfolg-
te. Bilder, die Flechtheim mit in die 
Emigration nahm, müssen nicht 
restituiert werden, mag er auch ge-
zwungen gewesen sein, diese weit 
unter Marktwert zu verkaufen, um 
sein Leben im Exil zu finanzieren.
Am 9. Oktober 2013 kam es in Düs-
seldorf zu einem eher unwürdigen, 
öffentlichen Showdown zwischen 
den Museen und den Erben Al-
fred Flechtheims. Zunächst fand 
eine Pressekonferenz im Museum 
Kunstpalast statt, deren eigentliches 
Thema die Vorstellung des Ausstel-
lungsprojektes AlfredFlechtheim.com 
– Kunsthändler der Avantgarde sein 
sollte. Als Initiatoren des Projekts 
sind 15 Museen beteiligt, deren er-
klärtes Ziel es ist, für Offenheit und 
Transparenz im Umgang mit Flecht-
heims Nachlass zu sorgen und das 
Wirken Flechtheims zu ehren. Dabei 
sollen sowohl die Wege der Kunst-
werke in die Museen nachvollzieh-
bar gemacht, als auch an das Schick-
sal Flechtheims erinnert werden. In 
diesem Zuge sind bis März 2014 
Ausstellungen und Werkpräsentati-
onen im gesamten Bundesgebiet mit 
rund 180 Werken zu sehen, gekenn-
zeichnet als Provenienz Flechtheim.
Ein längerfristiges Unterfangen 
stellt derweil die Website dar (www.
alfredflechtheim.com), auf der sich 
die in drei Jahren gesammelten, um-
fangreichen Informationen zu 324 
Kunstwerken von 89 Künstlern aus 

Paul Klees Federpflanze von 1919 ist heute als Inventarstück Nummer 5 im Besitz der 
Kunstsammlung NRW - Michael Hulton erhebt Anspruch darauf.
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den am Projekt beteiligten Samm-
lungen befinden. Die Website infor-
miert sehr detailliert über die eru-
ierten Provenienzen, soll den jeweils 
neuesten Stand der Forschung wie-
dergeben und wird durch Texte zu 
rund 150 Sammlern und Händlern 
abgerundet, die mit Flechtheim in 
Verbindung gestanden haben. Aller-
dings gibt es unter den behandelten 
Kunstwerken eine ganze Reihe, auf 
welche die Erben Flechtheims zur-
zeit einen Rechtsanspruch erheben. 
Und es ist nicht auszuschließen, 
dass es noch mehr werden. So zeig-
te jüngst der „Fall Gurlitt“, dass es 
auch in der Gegenwart immer wie-
der Überraschungen geben kann. 
Die Erben Flechtheims überprüfen 
nun auch diese spektakulär aufge-
tauchte Sammlung.
Noch heikler ist jedoch, dass sie ihre 
Teilnahme an dem ganzen Projekt 
absagten und mit den Staatsgemäl-
desammlungen München und der 
Kunstsammlung NRW regelrecht 
im Clinch liegen. Beide Museen ver-
weigern sich aus Sicht der Erben der 
Klärung offener Restitutionsersu-
che. Dabei geht es unter anderem 
um Werke von Max Beckmann, Juan 
Gris und Paul Klee – alles andere als 
Peanuts. Während man sich in Köln 
zur Rückgabe des auf 3 Millionen 
Euro geschätzten Bildnis Tilla Duri-
eux (1910) von Oskar Kokoschka ent-
schied und sich in Bonn im Falle des 
Gemäldes Leuchtturm mit rotierenden 
Strahlen (1913) von Paul Adolf See-
haus finanziell einigte (das Gemälde 
verblieb gegen Zahlung von 25.000 
Euro, dem halben Marktwert, im 
Haus), hat man in München bereits 
2010 unter Verweis auf unklare Ei-
gentumsverhältnisse und Lücken in 
der Provenienz Restitutionsansprü-
che abgewiesen. In Düsseldorf heißt 

das Schlagwort der Stunde derweil 
„weiterer Klärungsbedarf“, und 
man spekuliert darauf, dass es sich 
bei den hiesigen Werken um Kom-
missionsware handelt. Die Erben-
seite hat die deutlich schwierigere 
Position: Sie geht von Privatbesitz 
aus und hat den Druck, Beweise lie-
fern zu müssen. Ist die Lage unklar, 
bleiben die Bilder dort, wo sie jetzt 
sind. Dass allerdings solche umstrit-
tenen Bilder in der Datenbank ohne 
dezidierten Hinweis auf Auskunfts-
ersuche oder Rückgabeforderungen 
geführt werden, sorgte für heftige 
Kritik. All dies führte im Ergeb-
nis dazu, dass die Atmosphäre auf 
der Pressekonferenz im Museum 
Kunstpalast reichlich vergiftet war.
Exakt zwei Stunden später ging es 
dann auf der Inselstraße im Hotel 
Meliá mit der Gegenseite weiter.  
Michael Hulton, 67-jähriger Arzt 

aus San Francisco und Großneffe 
Flechtheims sowie neben der zwei-
ten Frau seines Vaters Erbe, hatte 
geladen. An seiner Seite zwei An-
wälte. Mit dem Projekt, so machte 
man rasch deutlich, wolle man in 
seiner heutigen Gestalt nichts zu tun 
haben. Man sei von Anfang an nicht 
vernünftig in das Projekt eingebun-
den, sondern erst sehr kurzfristig 
kontaktiert worden. Auch auf die 
Kenntnisse der Erben, die seit 2008 
eigene Forschungen betreiben und 
sich dabei auf Experten ihres Ver-
trauens stützen, habe man verzich-
tet. 
Vermutlich ist es in erster Linie der 
Ärger, dass die Museenseite die 
Deutungshoheit über die Geschichte 
Flechtheims zu erlangen versuchen 
könnte, der dazu führt, dass die 
Erben die Kooperation am Projekt 
verweigern und – wenngleich nicht 

thema

Das Aufkommen des Nationalsozialismus‘ in Deutschland, dessen Ideologie auch vor der 
Kunstwelt nicht halt machte, läutete das Ende von Alfred Flechtheim ein - beruflich wie 
privat. Im Bild: Hitler und Goebbels besuchen 1939 eine Kunstausstellung in München. 
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ausgesprochen – den Vorwurf in den 
Raum stellen, dass das ganze Unter-
fangen ein Feigenblatt der deutschen 
Museenlandschaft sei, um Transpa-
renz zu suggerieren und den Status 
quo zu legitimieren. So störten sich 
auch die Erben massiv an der Art, in 
der Flechtheims Geschichte von Mu-
seenseite aufbereitet wird, weswe-
gen sie am gleichen Tag unter dem 
Slogan „the true story“ eine eigene 
Website geschaltet haben (www.al-
fredflechtheim.org), auf der sie den 
aus ihrer Sicht geglätteten Angaben 
ihre Version entgegenstellen. Dass 
die Museen die Erben nicht um Ein-
verständnis gebeten haben, den Na-
men Flechtheims für das Projekt ver-
wenden zu dürfen, sorgte bei jenen 
ebenfalls für wenig Begeisterung. 
Allerdings konnte man insgesamt 
durchaus den Eindruck gewinnen, 
dass auch die Erben Flechtheims 
dazu tendieren, strategisch zu han-
deln. Wo die Museenseite einglättet, 
setzen die Erben deutlich auf eine 
Emotionalisierung der Debatte. 
Im Hintergrund lief unterdessen 
eine per Beamer an die Wand gewor-
fene Diaschau. Für gewisse Irritati-
on sorgte in diesem Zusammenhang 
der Umstand, dass sich – von den 
verantwortlichen Personen offenbar 
völlig unbemerkt; auf Nachfrage hin 
erhärtete sich dieser Verdacht – ein 
Foto des von Wolfgang Beltracchi 
gefälschten Flechtheim-Labels in 
die Präsentation verirrt hatte. Dieses 
hatte die Fälscher auffliegen lassen, 
da das Motiv einen Flechtheim zeigt, 
der latent antisemitisch karikiert 
ist und in dieser Weise kaum Ver-
breitung durch Flechtheim selbst 

gefunden haben konnte. Im Lichte 
der Ankündigung, eine „Alfred und 
Betty Flechtheim-Stiftung“ errichten 
und das Erbe Flechtheims pflegen zu 
wollen, wirkte dieser grobe Patzer 
dann doch ein wenig skurril. 
Aus beiden Pressekonferenzen 
konnte man mitnehmen, wie 
schwierig die Kommunikation über 
die Vergangenheit wird, wenn sie in 
einem juristischen Rahmen stattfin-
det, und es gleichzeitig um immens 
hohe Summen geht. Kann man ei-
gentlich nur ab dem Zeitpunkt der 
Machtergreifung von Raubkunst 
sprechen, wenn Flechtheim auf-
grund öffentlicher antisemitischer 
Stimmungsmache schon deutlich 
vor 1933 gezwungen war, unter Wert 
zu verkaufen? Inwiefern litt seine 
Galerie in der ausgehenden Weima-
rer Republik auch unter den Folgen 

der Weltwirtschaftskrise? Was war 
noch ein sauberes Geschäft unter 
schwierigen Bedingungen, und wo 
beginnt Unrecht? Oder muss man 
hinnehmen, dass die Geschichte zu-
weilen eben Fakten schafft?
Als weiteres exemplarisches Beispiel 
kann in diesem Zusammenhang 
auch der Umgang mit der Figur 
des Alex Vömel gelten. Vömel, der  
NSDAP- und SA-Mitglied war, hatte 
die Funktion des zweiten Geschäfts-
führers der Düsseldorfer Depen-
dance Flechtheims inne und über-
nahm dessen Galerie am 30. März 
1933. Nun wird bis in die Gegenwart 
unter Rechtsexperten und Kunsthis-
torikern um die Frage gefeilscht, ob 
es sich dabei um eine Arisierung ge-
handelt hat. Dabei geht es um mehr 
als eine Sprachregelung. Einigt man 
sich auf den Begriff der Arisierung, 
ändert das auch die Bewertung von 
Streitfällen. 
Und so erinnert die ganze Ausein-
andersetzung ein weiteres Mal ein-
drücklich daran, dass es dringend 
notwendig wäre, dass die Politik 
endlich ein Restitutionsgesetz auf 
den Weg bringt, um strittige Fragen 
rechtsverbindlich und nach einheit-
lichen Standards zu klären. Immer-
hin hat sich Deutschland im Dezem-
ber 1999 mit der „Gemeinsamen 
Erklärung von Bund, Ländern und 
kommunalen Spitzenverbänden 
zur Auffindung und Rückgabe von 
NS-verfolgungsbedingt entzogenen 
Kulturgütern, insbesondere aus jü-
dischem Besitz“ zu einer Überprü-
fung der Sammlungserwerbungen 
bundesdeutscher Museen verpflich-
tet. Auch die Rückgabe von während 

thema

Die Galerie Vömel an der Orangeriestraße. 
Der Gründer Alex Vömel war Geschäfts-
führer von Flechtheims Galerie. Foto 
Michael W. Driesch
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Das Auge liest mit. Schöne Bücher für kluge Leser!
Grupello Verlag  ·  www.grupello.de

Will Brüll – ein »Leben im Gesamtkunstwerk«

D er Meerbuscher Künstler Will Brüll, geboren

1922, ist weit über den regionalen Raum hin -

aus für seine außergewöhnlichen Edelstahlplastiken

bekannt.  Heute führt er ein Leben im Gesamtkunst-

werk. Gemeint ist sein Zuhause, seine Turmwind-

mühle, die der Künstler in den letzten 50 Jahren kunst-

voll wiederbelebte und mit seinem Gestaltungsdrang

eine einzigartige Kombination von Atelier, Galerie

und Skulpturengarten schuf. 

Die Kunsthistorikerin Eri Krippner widmet Will

Brüll im Auftrag der Brüll-Houfer-Stiftung nun erst-

malig eine Monographie. Anhand von zahlreichen In-

terviews und persönlichen Aufzeichnungen beleuchtet

sie sein Leben und sein Schaffen aus einer sehr vertrau-

lichen Perspektive. Seine Werke und Ausstellungen

finden darin ebenso einen Platz wie private Anekdoten

und Begegnungen mit Freunden und Zeitgenossen.

Ein besonderer Blick fällt dabei natürlich auch auf

seine Mühle in Meerbusch-Osterath, die zum Aus-

druck und zum Lebensmittelpunkt eines unvergleich-

lichen Künstlerlebens geworden ist.

Eri Krippner

Will Brüll – Leben im Gesamtkunstwerk

Mit zahlreichen farbigen Abbildungen

ca. 144 Seiten · Broschur

Format 15 × 21 cm

€ 12,90  ·  ISBN 978-3-89978-207-3

erscheint im Februar 2014
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der NS-Zeit illegitim enteignetem 
bzw. unrechtmäßig erworbenem 
Kunstgut wurde zugesagt. Dies ist 
jedoch eine Mammutaufgabe, die 
Nationalsozialisten haben rund 
20.000 Bilder beschlagnahmt, vieles 
davon ist ins Ausland verkauft wor-
den, vieles mysteriös versickert.
Aber was auf dem Papier gut klingt, 
ist in der Realität sowieso eher ein 
zahnloser Tiger. Es sind nämlich 
nicht unbeteiligte Instanzen, die hier 
aufgefordert sind, Inventur zu ma-
chen, sondern die Eigner selbst. Und 
die an die Museen gerichtete Emp-
fehlung, Werke zurückzugeben, 
wenn die Provenienz nicht schlüs-
sig geklärt werden kann, entfaltet 
angesichts der hohen Werte, um 
die es geht, kaum Druck. Immerhin 
gibt es staatliche Töpfe, um sich die 
häufig kostspieligen Provenienzre-
cherchen fördern zu lassen: jährlich 
2 Millionen Euro aus dem Haushalt 
des Bundesbeauftragten für Kultur 
und Medien. Dass der Staat aber 
immer alles tut, um schnellstmög-
lich aufzuklären, bleibt zumindest 
fraglich, wie an dem aktuellen Fall 
der Sammlung Gurlitt zu sehen ist. 
Erst nach massivem internationalem 
Druck konnte man sich dazu durch-
ringen, der Öffentlichkeit einige der 
Werke zu präsentieren. 
Die absurd hohen Preise des Kunst-
marktes bewirken darüber hinaus, 
dass langwierige Auseinandersetzun-
gen entstehen, wo der rechtliche Rah-
men es erlaubt. Aber natürlich hat sich 
der Staat auch etwas für Streitfälle 
einfallen lassen: nämlich die 1999 ge-

gründete Limbach Kommission, die 
Fälle unparteiisch und ohne Eigenin-
teresse prüfen und dann entsprechen-
de Empfehlungen aussprechen soll 
– die übrigens rein rechtlich nicht ein-
mal bindend sind. Die Kommission 
kann nur tagen, wenn beide Streitpar-
teien das wünschen. Und in München 
weiß man sehr genau, warum man 
sich weigert, mit Michael Hulton vor 
eben jene Kommission zu ziehen. Die 
auf Anraten der Limbach Kommissi-
on erfolgte Rückgabe des Kokoschkas 
sowie weiterer sechs Zeichnungen 
in Köln zeigt, dass das Gremium die 
Dinge anders bewertet. Hier war es 
nämlich just die Erwerbsstation Alex  

Vömel, die zur Empfehlung einer 
Rückgabe geführt hat. 
Nun hat sich auch die Stadt Düssel-
dorf zwischenzeitlich durchgerun-
gen, die Kommission über die Zu-
kunft des Pariser Wochentag (1869) 
von Adolf Menzel sowie des Frucht-
korb an einer Eiche (um 1670) von  
Abraham Mignon entscheiden zu las-
sen. Wie auch immer das ausgehen 
mag: Die eigentliche grundsätzliche 
Frage, was nämlich Vergangenheit 
für die Gegenwart zu bedeuten hat, 
die lässt sich juristisch überhaupt 
nicht klären. Die kann man im besten 
Fall für sich selbst beantworten.              

(LW)

thema

Michael Hulton am 9. Oktober 2013 auf seiner Pressekonferenz in Düsseldorf, im Hinter-
grund ein Porträt von Alfred Flechtheim, Foto Roland Weihrauch/picture alliance/dpa
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V on der Stadt Düsseldorf er-
fährt man dazu nichts. Zudem 
keine Reportage im Center TV, 

kein Radiobeitrag im WDR. Dabei 
ist der Düsseldorfer Altmeister zwei 
Jahre zuvor sogar mit dem Kunst-
preis der Künstler geehrt worden: 
Der Künstler Horst Egon Kalinow-
ski (1924-2013) ist am 13. September 
2013 im Alter von 89 Jahren in Düs-
seldorf verstorben und im engsten 
Familienkreis beigesetzt worden. 
1974 schreibt Kalinowski in seinen 
Aufzeichnungen: „Das von mir be-
vorzugte Material erlaubt nicht, auf 
Objekte von größeren Maßen aufge-
spannt zu werden. Es verliert dann 
seine besondere Qualität, nämlich, 
noch als Haut erkannt zu werden.“ 
Zu dieser Zeit, in den 1970ern, be-
schäftigt er sich intensiv mit groß-
formatigen Bildern, die eine neue 
Entwicklungsphase in seinem bis-
herigen Künstlerschaffen einleiten. 
Er lässt kastenartige Leinwände 
entstehen, die er nicht Bildträger, 

der vergessene

nachruf

Horst Egon Kalinowski, 
Foto Verein zur 

Veranstaltung von Kunst-
ausstellungen e.V.

horst egon kalinowski:



14_INDEX

nachruf

sondern Objekte nennt. Diese spren-
gen das herkömmliche Format; die 
Fläche breitet sich aus und wird 
plastisch, dreidimensional. Mit die-
sen „Bildkästen“ wiederholt sich 
die Formsprache des Künstlers, die 
man in seinen Stelen, Plastiken und 
Caissons wiederfindet. Sie ist for-
mal: Quadrat, Kreis und Pyramide. 
Durch unregelmäßige Figurationen, 
die er mechanisch verändert, entste-
hen neue Formkonstellationen, wie 
beispielsweise weiche Beutelungen: 
Aus einer „gespannten Haut“ wach-
sen organische Formen. Mit diesen 
meist übergroß erscheinenden „Bild-
kästen“ schafft Kalinowski eine Ver-
bindung zwischen Bild und Skulp-
tur. In beiden Fällen verwendet er 
Leder. Auf den Punkt gebracht: Er 
zieht den Bildträgern regelrecht die 
Haut über und lässt so einen Ding-
charakter entstehen. 
Eine andere Vorgehensweise des 
Bildhauers und Malers ist das Imi-
tieren von Leder. Durch stabiles 
Packpapier kann er eher grafisch 
verspielt arbeiten. Es entstehen 
Collagen, in denen, so schreibt er, 
„zivilisatorische Erinnerungen 

aufeinander geschichtet werden.“ 
Schichtungen von Erinnerungen, 
die sich nicht nur in seinem künstle-
rischen Umfeld, sondern ebenso auf 
der Straße ereignen, auf Litfaßsäu-
len und der Mauerwand. Dort kann 
Schicht für Schicht das Verborgene 
wieder aufreißen. Die Linien, die 
Risse sind dabei genauso wichtig 
wie der Vorgang der Collage und 
der Decollage. Imitiert er das Erin-
nern? 
Bei Kalinowski haben Begriffe kaum 
philosophische Bedeutung. Ihn inte-
ressiert die Bezeichnung für hand-
werkliche Methoden. Der Sinn liegt 
im Prozess: Er klebt Schicht für 
Schicht gefärbtes Leder oder Pack-
papierfetzen übereinander, er reißt, 
schabt, schleift, kratzt sie wieder ab. 
Das Material ist nicht Träger von In-
halten, sondern reines Arbeitsmate-
rial. Die Bilder altern durch den Pro-
zess der ständigen Bearbeitung und 
gewinnen vor Ort an Authentizität. 
Als junger Künstler hat Kalinowski 
gesehen, wie Künstler in New York, 
Paris, Köln und Düsseldorf die 
Grenzen zwischen den Gattungen 
der Künste, zwischen „der Kunst“ 

und „dem Leben“ aufzulösen ver-
suchen. In dieser Zeit werden die 
Straßen zum Ausstellungsort und 
das Museum zum Marktplatz. Mit 
26 Jahren verlässt Kalinowski sei-
nen Heimatort Düsseldorf, wo er 
in den 1940ern die Kunstakademie 
besucht hat, und geht nach Paris. 
Ohne Ausschweifungen konzent-
riert er sich auf seine Lederobjekte. 
Im Vergleich zu Joseph Beuys, mit 
dem er Generation und Ursprung 
teilt, ist er der Schweigsame, Intro-
vertierte. Ein Jahrzehnt vergeht und 
Kalinowski entwickelt sich in Paris 
zu einem erfolgreichen Künstler. 
Seine plastischen Werke gewinnen 
immer mehr an Bedeutung. Sie wir-
ken sachlich, schlicht, verweisen auf 
architektonische Formen und fügen 
sich gut in die Wohnkultur des fran-
zösischen Bürgertums ein. Er bleibt 
sich treu. In den 1980ern bilden die 
Lederkompositionen den Schwer-
punkt. In einer Art organischem 
Balanceakt „verbündet“ er jetzt das 
Leder mit Holzstücken, Metallen 
oder Textilien. Er findet zur dama-
ligen Mode und Musik eine skulp-
turale Übersetzung und trifft den 
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Puls der Zeit. In dieser Phase nutzt 
er historische Transmissionsriemen 
und Treibriemen aus alten Indust-
rieanlagen, die eine besondere Tex-
tur und Färbung aufweisen und den 
Werken eine weiche und wärmende 
Ausstrahlung verleihen. Auch seine 
Grafiken und Bronzeobjekte, die im 
Laufe der Jahre sein Œuvre ergän-
zen, bedienen sich dieser erdigen 
Farbpalette. 
Obwohl er 1968 als Professor an 
die Staatliche Akademie der Bil-
denden Künste Karlsruhe berufen 
wird, dort bis zu seiner Pensio-
nierung 1989 tätig ist und seitdem 
in Düsseldorf und Paris lebt und 
arbeitet, ist Horst Egon Kalinow-
ski bis 2011 kaum im Blickfeld der 

Düsseldorfer Kunstszene und auch 
sonst in Deutschland weitestgehend 
unbekannt. Bertram Müller von der 
„Rheinischen Post“ schreibt anläss-
lich der GROSSEN 2011 im Muse-
um Kunstpalast: „Der Kalinowski-
Raum ist immerhin ein schöner 
Abschluss des Rundgangs. Es riecht 
nach Leder, dem Lieblingsmaterial 
dieses Bildhauers, Leder wächst un-
ter seinen Händen wundersam mit 
anderen Materialien zusammen. 
Auf einer großen Leinwand verei-
nen sich ein Fell und ein dicker Le-
dergürtel; in einem Objekt setzt sich 
ein Ledersäckchen in einer Schne-
cke aus einer Baumscheibe fort. 
Und ein paar von einem Lederband 
zusammengehaltene Holzplanken 

formieren sich zu einem urtümli-
chen Koffer der Titanic.“ Neben dem 
Kunstpreis der Künstler wurde Ka-
linowski mit zahlreichen weiteren 
Preisen bedacht, beispielsweise dem 
Burda-Preis für Plastik oder dem 
der Heitland-Foundation. Seine 
Werke befinden sich in zahlreichen, 
bedeutenden Sammlungen. 
Merkwürdigerweise existiert kaum 
deutschsprachige Literatur über 
Horst Egon Kalinowski – nicht ein-
mal im Düsseldorfer Stadtarchiv. 
Dass er erst kurz vor seinem Le-
bensende in seiner Heimatstadt mit 
dem Kunstpreis der Künstler ge-
würdigt und sein Tod nicht weiter 
beachtet wurde, ist nicht zu verste-
hen.                                                 (FL)

nachruf

Horst Egon Kalinowski: Zeichen einer Welle, 1924,Objekt, 35 x 54 x 23 cm, 
Foto Horst Egon Kalinowski, Verein zur Veranstaltung von Kunstausstellungen e.V.
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Es ist fraglich, ob es immer sinn-
voll und förderlich ist, im ins-
titutionellen Rahmen Werke 

junger Kunststudenten einer brei-
ten Öffentlichkeit zu zeigen. Auf 
der einen Seite erscheint es äußerst 
begrüßenswert, den jungen Künst-
lern schon früh ein Forum und die 
Chance zu bieten, sich dem interes-
sierten Kunstpublikum zu präsen-
tieren, und sie somit mit den Regeln 
des Ausstellungsbetriebs zu kon-
frontieren. Andererseits sollte die 
Studienzeit an der Kunstakademie 
eine Art Experimentierfeld sein, auf 
dem sich der Künstlernachwuchs in 
geschützter, der Öffentlichkeit nicht 

kunst im tunnel

oder kaum zugänglicher Atmosphä-
re, hemmungslos und ohne Konse-
quenzen zu fürchten, ausprobieren 
und entwickeln kann. Häufig sehen 
Künstler nicht ihren Ausbildungsbe-
ginn als den Auftakt ihres Werks an, 
sondern vielmehr den Abschluss ih-
res Studiums. In der Folge kommt es 
auch nicht selten vor, dass sich junge 
Künstler, die den Akademiebrief in 
der Tasche haben und möglicherwei-
se am Beginn ihrer Karriere stehen, 
nicht mehr mit ihren – berechtigter-
weise unausgegorenen und in ihren 
Augen im Nachhinein belanglosen 
– Arbeiten der Studienzeit identifi-
zieren können. Diese während des 

Studiums entstandenen Werke ver-
schwinden dann in der hintersten 
Atelierecke, werden überarbeitet, 
modifiziert, negiert.
Das Ausstellen von studentischen 
Arbeiten ist eine sensible Sache. Vor 
diesem Hintergrund erscheint es fast 
leichtfertig, wenn Gertrud Peters, 
künstlerische Leiterin von Kunst 
im Tunnel, während der Pressekon-
ferenz erklärt, die 13 Studierenden 
seien – genau wie ihre Arbeiten, die 
aktuell im KIT zu sehen sind – intu-
itiv ausgewählt worden. Katharina 
Fritsch, international gefeierte Bild-
hauerin (ihr Hahn/Cock ziert zurzeit 
den Fourth Plinth am Londoner Tra-

klasse(n)
ausstellung

fritsch-schüler:
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falgar Square) und Professorin der 
13, springt zum Glück ein und sagt, 
dass sie sich sehr genau überlegt 
habe, wen sie für die Ausstellung 
auswählt. Sie kenne die Werke ihrer 
(Ex-)Studenten gut und könne ein-
schätzen, wer bereit und eigenstän-
dig genug sei, etwas zu zeigen.
Dieses Prinzip funktioniert. Denn 
dass es nicht nur an dem Ausbil-
dungsgrad, dem Alter und der Er-
fahrung festgemacht werden kann, 
wann ein künstlerisches Werk be-
ginnt, zeigt zum Beispiel die Arbeit 
von Alexander Toporka. Der Jüngste 
(*1991) der an der Ausstellung Sugar 
(der Ausstellungstitel sei ebenfalls 
intuitiv gefunden worden, sagt Pe-
ters) beteiligten Künstler präsentiert 
mit o.T. (2013) eine der stärksten Ar-
beiten: Er hat eine Vielzahl winzig 
kleiner, fragil anmutender Kleider-
bügel aus Kupferdraht geformt und 
sie Reihe um Reihe an die Wand ge-
nagelt. Aus dem Gedächtnis heraus 

hat er das geistige, immaterielle Bild 
eines einfachen Drahtkleiderbügels 
immer wieder materialisiert und in 
die Realität übertragen. So reprodu-
ziert der Künstler vielfältige Variati-
onen seiner Vorstellung. In dem Pro-
zess geht es um das Erinnern und 
das Vergessen, um unendliche Mög-
lichkeiten, um das Scheitern und 
das Gelingen. Und nicht zuletzt um 
den ambivalenten Charakter der im 
Prinzip endlosen Wiederholbarkeit 
zwischen Vielfalt und Einheitlich-
keit. Auch formal überzeugt die 145 
x 100 Zentimeter große Arbeit. Die 
präzise Präsentation der einzelnen, 
minimal unterschiedlichen Elemen-
te ergibt ein starkes Bild, das sich ins 
Gedächtnis brennt.
Das scheint ein Markenzeichen der 
Fritsch-Schüler zu sein. Denn schon 
das erste Werk der Ausstellung 
bleibt im Kopf. Sung Manitu Tanka 
(2012) von Mercedes Neuss (auf dem 
Titel dieser INDEX-Ausgabe) war 

bereits beim Akademierundgang 
2012 zu sehen. Und allein, dass man 
sich an die pechschwarzen, bedroh-
lichen Wölfe im Rundgangsgewusel 
zwischen all den Arbeiten und Men-
schen erinnert, spricht für die Kraft 
des Bildes, das auf tief verwurzelte 
Ängste zielt. Der pointiert aggressi-
ve Ausdruck der Wölfe, die lauern-
de Körperhaltung, die gefletschten 
Zähne und auch die einheitlich tief-
schwarze Farbe schaffen eine starke 
Präsenz, die sogar davon ablenkt, 
dass die Tiere unvollständig, näm-
lich dreibeinig sind. Keinesfalls aber 
wirken sie durch die Amputation 
weniger vital, kraftvoll und gefähr-
lich. Alles eine Frage der Inszenie-
rung und der inneren Haltung.
Auch once upon a time (2012/13) von 
Kristin Wenzel (*1983) war bereits 
ausgestellt, 2013 im Kunstmuseum 
Solingen, und ist in Erinnerung 
geblieben. In Sugar zieht allerdings 
ihr Die Nacht (2013) – eine rätselhaf-

Thorsten Schoth: Sofa und Kissen, 2013, 
Gips, Wachs, Pigmente; Anröchter Sandstein, Foto Ivo Faber
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te, surreal anmutende Installation 
eines Katastrophenszenarios – die 
Aufmerksamkeit auf sich. Vor einer 
großformatigen, schwarz-weißen 
Architekturfotografie auf einer tief-
blauen, vier Meter hohen Wand ist 
eine weiße Büste auf einer Holzkon-
struktion aufgesockelt, die wiede-
rum von vielen auf dem Boden lie-
genden Vögeln umgeben ist. Auf der 
Rückwand befindet sich eine kleine 
Wüstenlandschaft. Ein Arrange-
ment, das beunruhigt und ein weite-
res Beispiel für die Kraft der Bilder 
dieser Ausstellung liefert.
Die Arbeiten der in Sugar vereinten 
jungen Künstler rufen Erinnerun-
gen und Assoziationen auf, scheuen 
weder vor der Figuration noch vor 
narrativen Elementen zurück und 
beeindrucken durch ihre formale 
Perfektion. Charakteristika, die man 
gerade in der Fritsch-Klasse erwar-
tet. Nichtsdestotrotz führen die 
Werke die Vielfalt innerhalb dieser 
Kategorien vor. Unter der Verwen-
dung verschiedenster Medien und 
Materialien – Marmor, Gips und 
Stahl sind genauso vertreten wie 
Neonröhren, Leuchtkästen und Po-
lyester – präsentieren sich dreizehn 
eigenständige Positionen, die man 
gesehen haben sollte. Wenn Klas-

senausstellungen ab jetzt immer so 
gut werden, sollte es mehr davon 
geben! Das hat sich Gertrud Peters 
sicher auch gedacht und ganz intui-
tiv direkt im Anschluss die Nächste 
geplant: Im Februar ist die vielver-
sprechende Klasse Johannes Schütz 

kunst im tunnel

unter dem Titel how to respect the 
space im KIT zu sehen!                (WA)

Kunst im Tunnel – Gruppenausstel-
lung: Sugar. Positionen aus der 
Klasse Prof. Katharina Fritsch, bis 
26.01.14

Installationsansicht SUGAR, mit Werken von Benjamin Greber, Franz Schmidt, Kristin 
Wenzel, Foto Ivo Faber
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Sorry, Ed, it’s not bad, but ... 
„Ed Atkins reflektiert in sei-
nem multidisziplinären Werk 

den Wandel der Materialität sowie 
den Aspekt der Repräsentation der 
medialen Bildwelt”, führt Julia Sto-
schek in der „Monopol“ aus. Ich 
kann jedoch mit den virtuell ani-
mierten Figuren und der mehrdi-
mensionalen Geräuschkulisse nichts 
anfangen. Sie lassen mich kalt. 
Ganz anders geht es mir mit Frances 
Stark (*1967), deren Arbeiten eben-
falls in der aktuellen Ausstellung 
Number Seven in der Julia Stoschek 
Collection zu sehen sind. Stark, die 
wie Atkins multidisziplinär arbei-
tet, lässt Musik, Literatur und Pop-
kultur einfließen, die sie mit auto-
biografischen Aufzeichnungen und 
Erfahrungen verknüpft. Drei ihrer 
Videoarbeiten – Nothing ist enough 
(2012, ca. 15 Minuten), Osservate, 
leggete con me (2012, ca. 30 Minuten) 
und My best thing (2011, ca. 7 Stun-
den) – basieren auf Skype-Gesprä-
chen mit italienischen Männern, die 
sie im Internet (genauer: in einem 
Sexchat) kennengelernt hat. In den 
Dialogen geht es aber nicht nur um 
Sex. Die Themen bewegen sich zwi-
schen der Relevanz von Kunst, Li-
teratur und moralischen Aspekten 
bis hin zur Veränderung des Lebens 
durch das Internet. Zum Teil sind 
die Dialoge unfreiwillig komisch, 
was auch mit den mangelnden Eng-
lischkenntnissen der Männer zu tun 
hat. Die im Gespräch aufgebaute 
Nähe kontrastiert mit der räumli-
chen Distanz: ein weiterer eigenar-
tiger Mix. 
Bringen Sie Muße für die zeitbasier-
ten Arbeiten mit. Ich gestehe, My 
best thing nur 1,5 Stunden gewidmet 

zu haben, während denen ich mich 
gut amüsiert habe. Die Ausstellung 
läuft noch bis Februar 2014. Viel-
leicht schaue ich doch nochmals bei 
Ed vorbei.                                     (HH)

Julia Stoschek Collection – Ed Atkins, 
Frances Stark: Number Seven, bis 
02.14

Seit gut drei Monaten läuft im 
Schmela Haus, dem dritten, 
2011 eröffneten Standort der 

Kunstsammlung NRW, ein vielfäl-
tiges und hochkarätiges Veranstal-
tungsprogramm: In der Mutter-Ey-
Straße 3 finden jeden Donnerstag 
ab 18:30 Uhr kostenlose (!) Vorträge, 
Diskussionsrunden, Filmscreenings, 
Künstlergespräche und Performan-
ces statt. 
Das große Thema heißt „Futur 3 
– Annäherung an die ungekannte 
Zukunft“ und beginnt mit Fragestel-
lungen nach der Zukunft des Sam-

melns. Aus verschiedenen Blickwin-
keln – großartig war beispielsweise 
der Vortrag des Zukunftsforschers 
Gerhard de Haan im vergangenen 
Oktober – nähern sich Philosophen, 
Museumspersonal, Soziologen, 
Künstler und Sammler dem Phä-
nomen. Im Januar reizen u.a. Luc 
Boltanski (Soziologe, Paris) und 

Uli Sigg (Sammler und ehemaliger 
Schweizer Botschafter in China) 
zum Besuch. 
Im Zuge der neuen Konzeption des 
ehemaligen Galeriegebäudes hat 
der Düsseldorfer Künstler Andre-
as Schmitten den Vortragsraum im 
Untergeschoss und die Bar im Erd-
geschoss sehr sensibel und gelungen 
umgestaltet und somit die perfekte 
Kulisse für das perfekte Programm 
geschaffen. Man wundert sich, wa-
rum das Schmela Haus nicht jeden 
Donnerstagabend aus allen Nähten 
platzt, liebe Düsseldorfer!          (WA)             

Gesprächsrunden im Schmela Haus: Reizvolle Diskussionen in wunderbarem Ambiente, 
Foto Wilfried Meyer/Kunstsammlung NRW

meinungen
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Galerie Clara Maria Sels - Duane Michals: The Illuminated Man, 1968, 
© Duane Michals, Courtesy Galerie Clara Maria Sels/Admira, Mailand
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GALERIEN

CARLSTADT/ALTSTADT

Beck & Eggeling 
Bilker Str. 5/Bilker Str. 4-6
40213 Düsseldorf
Fon: +49 211 4915 890 
Fax: +49 211 4915 899
Auf: Di-Fr 10-13 u. 14-18, Sa 11-16
info@beck-eggeling.de 
www.beck-eggeling.de
15.01.14 bis 08.02.14 – John Cage, 
Annamaria und Marzio Sala: Begegnung von 
Struktur und Zufall
31.01.14 bis 28.03.14 – Thomas Wrede: 
Real Landscapes – Zwischen Sehnsucht 
und Debakel
27.03.14 bis 19.04.14 – Emil Nolde: Ex-
pressions in Watercolor

Galerie Angelika Blaeser
Bastionstr. 10
40213 Düsseldorf
Fon: +49 211 87744582
Mobil: +49 172 9774400
Fax: +49 211 87744583
Auf: Di-Fr 11-18, Sa 11-15 u.n.V.
info@galerie-angelika-blaeser.de
www.galerie-angelika-blaeser.de
11.01.14 bis 28.02.14 – André Wagner: 
Visions of Time
22.03.14 bis 26.04.14 – Norbert von 
Padberg: Malerei

Galerie Bugdahn und Kaimer
Heinrich-Heine-Allee 19
40213 Düsseldorf
Fon: +49 211 329140
Fax: +49 211 329147
Auf: Di-Fr 12-18, Sa 12-16 u.n.V
bugdahn.kaimer@t-online.de
www.bugdahnundkaimer.com
31.01.14 bis 22.03.14 – 13 internationale 
Künstler: Almost but not Quite

dh artworks
Bilker Str. 34 (Innenhof)
40213 Düsseldorf
Fon: +49 211 17836780
Auf: Mi-Fr 12-18, Sa 12-16 u.n.V.
info@dh-artworks.com
www.dh-artworks.com
14.02.14 bis 19.03.14 – Danica Phelps: 
Income’s outcomes

Galerie Rupert Pfab
Poststr. 3
40213 Düsseldorf
Fon: +49 211 131666
Mobil: +49 179 2793344
Fax: +49 211 1365803
Auf: Di-Fr 12-18, Sa 11-14
mail@galerie-pfab.com
www.galerie-pfab.com
11.01.14 bis 15.02.14 – Helmut Schwei-
zer: Melancolia. 8/6 – 3/11. A chi di 
competenza
22.02.14 bis 29.03.14 – Simone Lucas: 
Kosmologhia

Galerie Remmert und Barth
Mühlenstr. 1
40213 Düsseldorf
Fon: +49 211 327436
Fax: +49 211 322259
Auf: Di-Fr 10-18:30, Sa 11-16
galerie@remmertundbarth.de
www.remmertundbarth.de
bis 31.01.14 – Hannah Höch: Frau und 
Saturn

Galerie Clara Maria Sels
Poststr. 3
40213 Düsseldorf
Fon: +49 211 328020
Fax: +49 211 328026
Auf: Di-Fr 12-18:30, Sa 12-15
claramariasels@aol.com
www.galerie-claramariasels.de
bis 11.01.14 – Yury Kharchenko: Mein 
Haus
31.01.14 bis 02.03.14 – Duane Michals 
(im ehem. NRW-Forum)

Galerie Franz Swetec
Kasernenstr. 13
40213 Düsseldorf
Fon: + 49 211 324247
Fax: +49 211 69167488
Auf: Di-Fr 10-18, Sa 11-14
info@galerie-swetec.de
www.galerie-swetec.de
bis 31.01.14 – Otto Piene zum 85. Geburts-
tag. Feuergouachen und Zeichnungen

TZR Galerie Kai Brückner
Poststr. 3
40213 Düsseldorf
Fon: +49 211 9174489
Mobil: +49 177 3087448
Fax: +49 211 9174943
Auf: Di-Fr 13-18, Sa 12-16
info@tzrgalerie.de
www.tzrgalerie.de
 bis 18.01.14 – Jasper de Beijer: Wir sind 
das Gedächtnis

Galerie Vömel
Orangeriestr. 6
40213 Düsseldorf
Fon: +49 211 327422
Fax: +49 211 135267
Auf: Mo-Fr 14-18 u.n.V.
mail@galerie-voemel.de
www.galerie-voemel.de
bis 31.01.14 – Max Liebermann: Grafiken
Dauerausstellung: Kunst der klassischen 
Moderne

Galerie Voss
Mühlengasse 3
40213 Düsseldorf
Fon: +49 211 134982
Fax: +49 211 133400
Auf: Di-Fr 10-18, Sa 11-14, u.n.V
info@galerievoss.de
www.galerievoss.de
17.01.14 bis 01.03.14 – Iwajla Klinke: 
Ritual Memories

Galerie Ursula Walbröl
Mutter-Ey-Str. 5
40213 Düsseldorf
Fon: +49 211 3180223
Mobil: +49 174 9500865
Fax: +49 211 3180225
Auf: Di-Fr 12-18, Sa 12-14 u.n.V.
ursula.walbroel@t-online.de
www.galerie-walbroel.de
EY5 – Ausstellungsplattform für aktuelle 
Kunst
08.01.14 bis 30.01.14 – Philip Loersch, 
Uwe Oldenburg, Sabine Richter, Julia 
Schmid: Mikrotexturen III (Galerie Walbröl)
01.02.14 bis 16.02.14 – Thomas Pöhler: 
Fundamente, Phantome (Galerie Hölzl)
19.02.14 bis 01.03.14 – Johannes Hüppi 
& Partner, Paul Maciejowski & Partner, 
Stefan Hoderlein & Partner: Dienstagnach-
mittag (Anna Klinkhammer Galerie)
22.03.14 bis 21.04.14 – Hana Usui: Arbei-
ten auf Papier (Galerie Hölzl)

Galerie Weick
Mannesmannufer 7
40213 Düsseldorf
Fon: +49 211 8681186
Fax: +49 2131 1783809
Auf: Di-Fr 14-18, Sa 11-15 u.n.V.
contact@galerie-weick.com
www.galerie-weick.com
Dauerausstellung – Kunst der klassischen 
Moderne
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ZENTRUM/BILK/F‘STADT

Art Unit
Lewerentz & Kleeberg
Leopoldstr. 52
40211 Düsseldorf
Fon: +49 211 46830583
Fax: +49 211 46830583
Auf: Di-Fr 15-19, Sa 11-16 u.n.V.
artunitleopold@aol.de
www.artunit.de
bis 10.01.14 – Jörg Immendorff: Grafiken
21.01.14 bis 28.02.14 – Winnie Seifert: I 
am happy to share what I know with you

von fraunberg art gallery
Luisenstraße 53
40215 Düsseldorf
Fon: +49 211 4846950
Fax: +49 211 3102870
Auf: Mo-Fr 10-20, Sa 12-17 u.n.V.
info@vonfraunbergart.com
www.vonfraunbergartgallery.com
24.01.14 bis 28.02.14 – Ekaterina Moré: 
Zeitreise. new paintings

Galerie Ludorff
Königsallee 22
40212 Düsseldorf
Fon: +49 211 326566
Fax: +49 211 323589
Auf: Di-Fr 10-18, Sa 11-14
mail@ludorff.com
www.ludorff.com
bis 01.02.14 – Christian Rohlfs: Magie der 
Farben
18.02.14 bis 03.05.14 – Gruppenausstel-
lung: Muse & Modell
bis 22.03.14 – Neuerwerbungen Herbst 
2013

Galerie Max Mayer
Worringer Strasse 64
40211 Düsseldorf
Di-Fr 13-18, Sa 12-16 u.n.V.
Fon: +49 211 54473967
info@maxmayer.net
www.maxmayer.net
bis 11.01.14 – Jan Paul Evers: Das Prag-
matische Diptychon
17.01.14 bis 15.03.14 – Melanie Gilligan: 
4 x (exchange / abstraction)

Galerie Paffrath
Königsallee 46
40212 Düsseldorf
Fon: +49 211 326405
Fax: +49 211 320216
Auf: Mo-Fr 10-18, Sa 10-13
info@galerie-paffrath.de
www.galerie-paffrath.de
20.03.14 bis 31.03.14 – Neuerwerbungen 
XXX
Dauerausstellung – Malerei des 19. Jahr-
hunderts und der klassischen Moderne

FLINGERN

Galerie Conrads
Lindenstraße 167
40233 Düsseldorf
Fon: +49 211 3230720
Fax: +49 211 3230722
Auf: Di-Fr 13-18, Sa 12-16 u.n.V.
info@galerieconrads.de
www.galerieconrads.de
18.01.14 bis 01.03.14 – Jean-Michel 
Fauquet: Le Mont Né

Galerie Philine Cremer
Ackerstr. 23
40233 Düsseldorf
Mobil: +49 177 3023481
Auf: Di-Do 11-16, Fr 11-19, Sa 11-16 u.n.V.
phc@philinecremer.com
www.philinecremer.com
bis 20.02.14 – Daecheon Lee, Ce Jian, 
Soim Lee: Geographic Laboratory
25.02.14 bis 02.04.14 – Daecheon Lee

Konrad Fischer Galerie
Platanenstr. 7
40233 Düsseldorf
Fon: +49 211 685908
Fax: +49 211 689780
Auf: Di-Fr 11-18, Sa 11-14
office@konradfischergalerie.de 
www.konradfischergalerie.de
bis 11.01.14 – Ilse d’Hollander: Untitled
31.01.14 bis 01.03.14 – Juergen Staack: 
Zwei
07.03.14 bis 26.04.14 – Tony Cragg: Neue 
Skulpturen

Petra Rinck Galerie
Ackerstr. 199
40233 Düsseldorf
Fon: +49 211 15776916
Mobil: +49 177 3325397
Auf: Di-Fr 13-18, Sa 12-16 u.n.V.
mail@petrarinckgalerie.de
www.petrarinckgalerie.de
18.01.14 bis 01.03.14 – William Hunt: Not 
Knowing, But Looking

Schönewald Fine Arts
Lindenstr. 182
40233 Düsseldorf
Fon: +49 211 8309406
Fax: +49 211 8309647
Auf: Di-Fr 10-18 u.n.V.
info@schoenewaldfinearts.de
www.schoenewaldfinearts.de
18.01.14 bis 01.03.14 – Gerhard Rich-
ter, Katharina Fritsch: Papierarbeiten und 
Skulpturen

VAN HORN
Ackerstr. 99
40233 Düsseldorf
Fon: +49 201 5008654
Fax: +49 201 5008654
Auf: Mo-Fr 13-18, Sa 12-16 u.n.V.
info@van-horn.net
www.van-horn.net
18.01.14 bis 28.02.14 – Raphael Danke, 
Miroslav Tichy: Click, Click

SONSTIGE STADTTEILE

Galerie Ute Parduhn
Kaiserswerther Markt 6a
40489 Düsseldorf
Fon: +49 211 400655
Auf: Mi-Fr 14-18
galerie@parduhn.de
www.galerie-parduhn.de
bis 14.02.14 – Henrik Schrat: Die Reise 
nach Westen
ab 21.02.14 – Rui Chafes: Nachtblume. 
Rauminstallation

Galerie Hans Strelow
Luegplatz 3
40545 Düsseldorf
Fon: +49 211 555503
Fax: +49 211 576308
Auf: Di-Fr 10-13 u. 14-18.30, Sa 10-13.30
mail@galeriestrelow.de
bis 25.01.14 – Jürgen Meyer: Kupfer Silber 
Gold
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MUSEEN
KIT (Kunst im Tunnel)
Mannesmannufer 1b
40213 Düsseldorf
Fon: +49 211 8920769
Fax: +49 211 8929576
Auf: Di-So 11-18
kit@kunsthalle-duesseldorf.de 
www.kunst-im-tunnel.de
bis 26.01.14 – Gruppenausstellung: Sugar. 
Positionen aus der Klasse Prof. Katharina 
Fritsch
08.02.14 bis 16.02.14 – Gruppenaus-
stellung: how to respect the space. Klasse 
Schütz im KIT

Kunsthalle Düsseldorf
Grabbeplatz 4
40213 Düsseldorf
Fon: +49 211 8996240
Fax: +49 211 8929168
Auf: Di-So 11-18
mail@kunsthalle-duesseldorf.de 
www.kunsthalle-duesseldorf.de
01.02.14 bis 16.03.14 – Marijke van War-
merdam: Nahebei in der Ferne

Kunstsammlung NRW
K20
Grabbeplatz 5
40213 Düsseldorf
Fon: +49 211 8381-130
Fax: +49 211 8381-201/202
Auf: Di-Sa 10-18, So 11-18
1. Mi/Monat: 10-22
info@kunstsammlung.de 
www.kunstsammlung.de
bis 12.01.14 – Alexander Calder: Avantgar-
de in Bewegung
bis 12.01.14 – Zilvinas Kempinas: DARK-
ROOM
bis 12.01.14 – Alfred Flechtheim.com. 
Kunsthändler der Avantgarde
15.02.14 bis 09.03.14 – Gerhard Richter: 
Die Kunst im Plural

K 21 
Ständehausstr. 1
40217 Düsseldorf
Fon: +49 211 8381-600
Fax: +49 211 8381-601
Auf: Di-Sa 10-18, Sa, So 11-18
1. Mi/Monat: 10-22
info@kunstsammlung.de 
www.kunstsammlung.de
bis Herbst 14 – Tomás Saraceno: in orbit
bis 19.01.14 – Art Make Up. Von Bruce Nau-
man bis Gillian Wearing
bis 06.04.14 – Susan Philipsz: The Missing 
String

Museum Kunstpalast
Ehrenhof 4-5 
40479 Düsseldorf
Fon: +49 211 8990200 u. 8992460
Fax: +49 211 8929307
Auf: Di-So 11-18, Do 11-21
info@smkp.de 
www.smkp.de

bis 19.01.14 – Hommage à Gotthard 
Graubner
bis 26.01.14 – Spiegel der Seele. Land-
schaftsdarstellungen deutscher Künstler 
der Romantik
bis 02.02.14 - SPOT ON
- Alfred Flechtheim.com. Kunsthändler der 
Avantgarde
- Mariusz Tarkawian: The Collection
bis 09.02.14 – Candida Höfer. Düsseldorf
bis 02.03.14 – 5 Jahre Sammlung Stadt-
sparkasse
bis 01.06.14 – SPOT ON
- Mounir Fatmi: The Impossible Union, 2011
- Ursula Ott
- Christian Keinstar, Robert Morris, Richard 
Serra: Schwermetall
16.02.14 bis 09.03.14 - Die GROSSE 
Kunstausstellung NRW 2014

SONSTIGE
Akademie-Galerie
Burgplatz 1
40213 Düsseldorf
Fon: +49 211 1396223
Auf: Mi-So 12-18
www.kunstakademie-duesseldorf.de/galerie
bis 26.01.14 – Gotthard Graubner: Magier 
der Farbe

Kai 10 | Arthena Foundation 
Kaistr. 10
40221 Düsseldorf
Fon: +49 211 99434130
Fax: +49 211 99434131
Auf: Di-Sa 12-17
info@kaistrasse.de 
www.kaistrasse10.de
bis 22.02.14 – Isa Gensken, Rachel 
Harrison, Manfred Pernice: Collagierte 
Skulpturen

Künstlerverein Malkasten
Jacobistr. 6a
40211 Düsseldorf
Fon: +49 211 356471
Fax: +49 211 360678
Auf: Di 19-22 u.n.V.
info@malkasten.org
www.malkasten.org
bis 12.01.14 – Das kleine Format. Die 
Jahresausstellung der Mitglieder des 
Künstlerverein Malkasten
bis 02.02.14 – Manfred Vogel
ab 01.02.14 – Clare Strand, Gordon Mac-
Donald: ANT!FOTO 5

Kultur Bahnhof Eller
Vennhauser Allee 89
40229 Düsseldorf
Fon: +49 211 2108488
Fax: +49 211 216163
Auf: Di-So 15-19
info@kultur-bahnhof-eller.de
www.kultur-bahnhof-eller.de
19.01.14 bis 23.02.14 – Hakim Mahdi, 
Horst Hahn: Licht und Lehm – Anonyme 
Architektur aus Lybien und Mali
09.03.14 bis 13.04.14 - Der Architekt 
Heinz Kalenborn

Kunstraum Düsseldorf
Himmelgeister Str. 107e
40225 Düsseldorf
Fon: +49 211 8996148
Fax: +49 211 8929043
Auf: Do-Fr 15-20, Sa-So 14-18
kunstraum@duesseldorf.de
www.duesseldorf.de/kunstraum
bis 09.02.14 – Matthias Dannberg, Anna 
Sokolova: Förderpreisträger 2013

Polnisches Institut Düsseldorf
Citadellstr. 7
40213 Düsseldorf
Fon: +49 211 866960
Fax: +49 211 8669620
Auf: Di-Mi 11-20, Do-Fr 11-17:30
info@polnisches-institut.de
www.polnisches-institut.de
bis 15.01.14 – Monika Drożyńska, Elżbieta 
Jabłońska, Mirosław Maszlanko, Dorota 
Podlaska: Frohes Fest
01.02.14 bis 04.04.14 – Jerzy Lewczyński: 
Das Gedächtnis des Bildes

RAUM Oberkassel
Sonderburgstr. 2
40545 Düsseldorf
Fon: +49 211 13959867
Mobil: +49 152 08532231
Auf: Fr-Sa 14-18 u.n.V.
erntges@raumoberkassel.de
www.raumoberkassel.de
 17.01.14 bis 22.02.14 – Nino Sekhniash-
vili: POSTA

Sammlung Philara
Walzwerkstr. 14
40599 Düsseldorf
Auf: Sa 14-17:30, So 14-16 u.n.V.
info@philara.de
www.philara.de
25.01.14 bis 09.02.14 – Natalie Czech: Today 
I wrote nothing
25.01.14 bis 09.02.14 – Charlotte Warsen, 
Valerie Schmidt, Valentin Emil Lubberger: 
langes stilles Volt
22.02.14 bis 23.03.14 – Terry Haggerty

Julia Stoschek Collection
Schanzenstr. 54
40549 Düsseldorf
Fon: +49 211 5858840
Fax: +49 211 58588419
Auf: Sa 11-18
info@julia-stoschek-collection.net
www.julia-stoschek-collection.net
bis 02.14 – Ed Atkins, Frances Stark: 
Number Seven

WELTKUNSTZIMMER
Ronsdorfer Str. 77a
40233 Düsseldorf
Fon: +49 211 7308140
Fax: +49 211 7331175
Auf: Do-So 14-18
info@weltkunstzimmer.de
www.weltkunstzimmer.de
29.01.14 bis 16.03.14 – Achim Duchow: 
In search of Japan. Fotografien von 1979 
bis 1993
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Für eine radikale Vernunft.

Die Krisendramen in der Welt übersteigen 
unser aller Phantasie. Nicht nur die Ach-
terbahnfahrten an den Finanzmärkten ver-

wandeln uns in ohnmächtige Zuschauer, auch die 
Politik verkauft Geheimniskrämerei als Transparenz. 
Die Herrschaft geht vom Volke aus? Ein schlech-
ter Witz. Die Konkurrenz um die Lorbeerkränze in 
der Informationstechnologie und die Sicherung von  
Rohstoffen ist zu einer brandgefährlichen Konfliktzo-
ne jenseits demokratischer Kontrolle geworden. 
Wir befinden uns – nicht nur metaphorisch – bereits 
in einem dritten Weltkrieg. Einer Schlacht, die uns 
nicht nur mit realen Waffen, sondern mit Tarnkappen-
schwärmen der Scheinheiligkeit überzieht: mit dem 
bitteren Gift der Lügen und dem süßen Gift der Halb-
wahrheiten! Noch verdrängen wir wie gelähmt, dass 
wir längst in einer galoppierenden Inflation leben, in 
einer rapiden Sinnentwertung von Ethik und Moral. 
Gegen diese Abwertung des Selbstverständlichen 
und den Triumphzug der Scheinheiligkeit bäumt 
sich Thomas Druyens Buch auf. Mit einer furi-
osen Polemik. Im Widerspruch zu den gängi-
gen ökonomischen Erklärungsritualen sieht der 
Autor die Wurzel des Übels im zunehmenden  
Verfall eines gesunden Menschenverstandes. Vom Pu-
blikum wird beinahe jede Woche verlangt, etwas an-
deres für wahr zu halten – gemäß dem Motto: Der 
Schein heiligt die Mittel. Druyens Plädoyer will etwas 
Neues: die Konkrethik.

Thomas Druyen ist Professor für vergleichende Ver-
mögenskultur und Vermögenspsychologie an der Sigmund 
Freud PrivatUniversität in Wien. Seine wissenschaftlichen 
Schwerpunkte umfassen die Vermögens- und Milliardärsfor-
schung sowie den demografischen Wandel. 
Mit den Büchern „Olymp des Lebens – das neue Bild des 
Alters“ und „Goldkinder – die Welt des Vermögens“ ist er 
einer breiteren Öffentlichkeit bekannt geworden. Zuletzt er-
schien im VS Verlag „Vermögenskultur – Verantwortung im 
21. Jahrhundert“ (2011). 

Als gebundene Ausgabe mit 288 Seiten und als E-Book
 MAXLIN Verlag Michael W. Driesch

ISBN-13:  978-3981414141
ISBN des E-Books: 978-3981414158

Größe der gebundenen Ausgabe: 15 x 23 cm
Preis: 24,90 € (Preis E-Book 22,90 €)

MAXLIN
Verlag für Kunst und Wissenschaft

www.maxlin.info

Foto: M
arkus J. Feger
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Fünf Jahre – angesichts der Welt-
geschichte ein Fingerschnip-
sen. Was jedoch die Unterneh-

merin Monika Schnetkamp in dieser 
Zeit mit Kai 10 | Arthena Founda-
tion auf die Beine gestellt hat, kann 
als außerordentlich bezeichnet wer-
den. Nennen wir ein paar Fakten: 
„Arthena“ setzt sich zusammen aus 
der Wortkombination von „Ars“, 
dem lateinischen Begriff für Kunst, 
und „Athena“, sowohl griechische 
Göttin der Weisheit als auch Schirm-
herrin der Künste und Wissenschaf-
ten. Seit September 2008 wurden 
90 Künstler in 15 Gruppenausstel-
lungen in den privaten, für die Öf-
fentlichkeit zugänglichen Räumen 
gezeigt. Neben den von Zdenek Fe-
lix kuratierten Ausstellungen läuft 
ein anspruchsvolles Rahmenpro-
gramm mit kostenlosen Führungen, 
Künstlergesprächen, diskursiven 
Vorträgen und Filmen. Das Geld zur 

Finanzierung von Ausstellungen, 
sieben Mitarbeitern, wissenschaft-
lich fundierten Katalogen und festen 
Öffnungszeiten stammt aus Schnet-
kamps Privatvermögen. 
Im Düsseldorfer Hafen sturmfest 
verankert, präsentiert die internatio-
nal ausgerichtete Stiftung vor allem 
Werke, die eine enge Verbindung 
zu Architektur und Psychologie 
aufweisen. Seismografisch werden 
Künstler aufgespürt, die sich aktuel-
len gesellschaftlichen und künstleri-
schen Fragen widmen: Isa Genzken, 
Mike Kelley, Franz West, Björn Dah-
lem, Jorinde Voigt, Alicja Kwade – 
um eine kleine Auswahl zu nennen.
Die aktuelle Ausstellung Collagierte 
Skulpturen versteht sich als Beitrag 
zum fünfjährigen Jubiläum der Ar-
thena Foundation. Sie zeigt drei 
künstlerische Positionen aus den 
vergangenen zehn Jahren mit plas-
tischen Arbeiten von Isa Genzken, 

Rachel Harrison und Manfred Per-
nice, die weder eindeutig der Gat-
tung Skulptur noch der der Collage 
zugeordnet werden können. Materi-
alien wie Spanplatte, Pappe, Fotos, 
Zeitungsausschnitte, Kacheln, Be-
ton, Kunststoff, künstliche Blumen 
und kleine Spielfigürchen stammen 
aus dem Alltag. Jedoch sind sie in 
den von den Künstlern hergestell-
ten Zusammenhängen nicht sofort 
erkennbar. Die Basis aller Arbeiten 
scheinen – bei unterschiedlicher 
künstlerischer Ausrichtung – die 
Analyse bestehender Verhältnisse 
sowie Humor und Ironie zu bilden. 
Die Skulpturen von Rachel Harri-
son sind meist knallbunte, ebenso 
bizarre wie faszinierende Kons-
truktionen. In ihnen kombiniert 
die Künstlerin organisch-amorphe 
Gebilde auf Sockelelementen, die 
oft als eigene Skulptur verstanden 
werden können. Sie benutzt Alltags-

arthena foundation

three 4 five
kleines jubiläum:
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dinge und setzt sie, scheinbar un-
geordnet, hemmungslos ein: Bilder 
aus Printmedien und Videofilmen, 
Perücken, amateurhafte Gemälde, 
Schaufensterpuppen, CD-Rohlinge, 
Tierfelle, ausgestopfte Tiere und Ge-
tränke- oder Spraydosen bis hin zu 
profanen Bau- und Verpackungs-
materialien. Aus einer Vase ragt der 
Teil eines Beines, darum herum hat 
Harrison einen lila gefärbten Tier-
fellkragen drapiert. Die Arbeit erin-
nert mich an Sandro Botticellis In-
terpretation von Dantes Inferno, in 
der Beine aus der Erde ragen. 
Isa Genzken möchte nichts zu ihren 
Werken sagen: „Ich setze dem Be-
trachter doch Kunst vor und keinen 
Kuchen mitsamt Rezept.“ Aktuell 
wird sie mit einer Retrospektive im 
New Yorker MoMA geehrt – wie es 
Schnetkamp und Felix gelungen ist, 
trotzdem vier Exponate für die lau-
fende Schau zu ergattern, wird wohl 

ein Geheimnis bleiben. Genzkens 
Skulpturen zeichnen sich vor allem 
durch die verwendeten Kunstmate-
rialien aus. Von Ferne erscheinen sie 
kostbar, entpuppen sich bei nähe-
rer Betrachtung jedoch als befleckt 
mit Farbe, zerrissen, fadenscheinig. 
Anmut und Grelles gehen nahtlos 
Koalitionen ein. Die Zutaten des 
„Genzken’schen Kunstkuchens” 
sind nicht ohne Weiteres erkennbar, 
bleiben rätselhaft und verschlüsselt.
Manfred Pernice arbeitet vorwie-
gend mit Materialien wie Pappe, 
Holz und Kacheln. Seine Objekte 
erinnern an Architekturmodelle, 
Möbelentwürfe oder Gebrauchsge-
genstände; sie variieren zwischen 
wenigen Kubikzentimetern und 
Raum füllend. Aus gefundenen, all-
täglichen und wiederverwerteten 
Alltagsdingen, zum Teil aus den 
1970er-Jahren, entsteht ein neuer 
Kosmos. Eine der Skulpturen er-

scheint auf den ersten Blick vertraut, 
erinnert an eine Verkaufstheke. Doch 
beim genauen Hinschauen ver-
mute ich eher, sie könnte Teil eines 
Schwimmbades gewesen sein. So 
zwischen Architektur, Design und 
Artefakten changierend, erhält der 
komponierte Raum eine Bedeutung, 
die sich, scheinbar selbsterklärend, 
aus einer anderen Betrachtungsper-
spektive wieder ändern kann. 
Ihre Vielfalt, Materialschlacht und 
Mehrdeutigkeit gibt der Ausstellung 
einen faszinierenden und irritieren-
den Anstrich. Genzken ist im Kunst-
Olymp, dem New Yorker MoMa, 
angekommen. Harrison und Pernice, 
wie lange braucht Ihr noch?        

(HH)

Kai 10 | Arthena Foundation – Isa 
Genzken, Rachel Harrison, Manfred 
Pernice: Collagierte Skulpturen, bis 
22.02.14

Monika Schnetkamp, Foto Kai 10 | Arthena Foundation
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porträt

des piloten
projekt

off the track:

Was ist das Gegenteil von Kunst? 
Schwierig zu beantworten, 
weil ja schon der Begriff 

„Kunst“ nicht so recht definierbar 
ist. Aber wenn etwas als das Gegen-
teil von dem Leben als Bohemien be-
zeichnet werden kann, wenn etwas 
das Gegenteil von intuitivem Ar-
beiten ist, wenn es einen Beruf gibt, 
der als Antagonist eines Künstlers 
bezeichnet werden kann, dann wäre 
es zum Beispiel der Pilotenberuf. 
Denn während Künstler auch mit 
einfachsten Mitteln ihre Kunst schaf-
fen können, sich dabei in entspann-
ter Weise ihre Zeit selbst einteilen, 
ihre berufliche Erkenntnis aus dem 

Baum derselbigen pflücken können 
und dabei nur sich selbst gegenüber 
verantwortlich sind, ist der Pilot 
in ein absolutes Korsett gepresst: 
Hundertprozentige Zeitvorgaben, 
hochkomplizierte Technik, exakte 
Vorschriften, Checklisten an allen 
Ecken und Enden, extrem große Ver-
antwortung - all das lässt überhaupt 
keinen Spielraum für Kreativität. Im 
Gegenteil: Die gelebte Kreativität 
eines Piloten kann in der Fliegerei 
letztlich zur Katastrophe führen. 
(Das denkt man bei manchen Wer-
ken der zeitgenössischen Kunst zwar 
auch, aber diese Art von Katastrophe 
ist dann doch eine andere ...)

Michael Müller fliegt seit vielen Jah-
ren die Boeing 747, den „Jumbojet“: 
im wahrsten Sinne des Wortes das 
Größte, was ein Pilot durch die Lüfte 
bewegen kann. Ende der 1990er-Jah-
re steuert er häufig Südamerika an 
und beginnt eines Tages, örtliche Ga-
lerien zu besuchen, um seine mehr-
tägigen Aufenthalte sinnvoll zu nut-
zen oder die Müdigkeit des Jetlag zu 
verdrängen.  Während einer Woche 
in Kolumbien lernt Müller dann 
1999 eine Galeristin kennen, die ihm 
einige Einblicke in die Kunstsze-
ne des südamerikanischen Landes 
verschafft. Müller kauft dabei sein 
erstes Gemälde - von einer kolumbi-
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anischen Künstlerin - und der Funke 
springt über. Das Feuer ist entfacht, 
das ihn in die Welt der Kunst führt. 
Wo immer er danach seinen Jumbo 
hinsteuern muss, Müller klappert 
Galerien und Museen ab und entwi-
ckelt ein immer größeres Interesse 
an der Kunst. Im Jahr 2005 kommt 
es dann zu einer Begegnung mit Ulf 
Küster, Chefkurator der Beyeler 
Foundation, als Müller die Werke 
der Max Ernst-Ausstellung für das 
Metropolitan Museum nach New 
York fliegt. Die beiden haben sich 
während des siebenstündigen Flugs 

viel zu erzählen. Küster berichtet 
von der New Yorker Kunstszene 
und den - wie Müller formuliert - 
„Perversionen des Kunstmarktes“, 
der sich in erster Linie dem Kom-
merz verpflichtet fühlt, nicht aber so 
sehr der Kunst und den Künstlern. 
Die Begegnung steigert Michael 
Müllers Leidenschaft für die Kunst 
und er beginnt, sich tiefer in die Sze-
ne einzulesen und einzuleben. Kur-
ze Zeit nach der Begegnung mit Ulf 
Küster geht Müller zu einer Auktion 
im K21 und ersteigert erstmalig Bil-
der. Er schreibt daraufhin Postkar-

ten an die Künstler „seiner“ Bilder 
und bittet um Treffen - ein Wunsch, 
der auf fruchtbaren Boden fällt. „Da 
fing es dann an, dass ich mich mit 
den Künstlern beschäftigte. Und 
interessanterweise stellte ich fest, 
dass ich die Künstler von Bildern, 
die ich mochte, auch mochte. Und 
andersherum. Und so begann dann 
auch meine Sammelleidenschaft, 
die sich zu einem Mäzenatentum 
weiterentwickelte“, erklärt Müller, 
dessen Interessen damit noch lange 
nicht abgedeckt sind. Im nächsten 
Schritt beginnt er, sich mit dem Aus-
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stellen von Kunst zu beschäftigen. 
In der ehemaligen Leitz-Fabrik in 
Reisholz mietet er Räume an und 
organisiert Ausstellungen: Das pilot 
projekt für kunst ist geboren.  Die 
„Beschäftigung mit den Künstlern 
und der Szene“ ist für Müller die 
Basis seiner Leidenschaft. Zwi-
schen Altruismus und Hobby lebt 
er seine Kunstleidenschaft, abseits 
von Kommerz, fördernd und mit 
viel Freude für „seine Sache“, die 
Kunst. 

Der Verein pilot projekt für kunst 
(www.pilotprojekt.org) will aktuelle 
Kunst fördern und Kunstproduk-
tion, Begegnung und Austausch, 
Experiment und Diskussion ermög-
lichen. Im Mittelpunkt steht die 
Präsentation internationaler und 
regionaler Positionen innovativer 
Gegenwartskunst. Gefördert wer-
den soll die Auseinandersetzung 
mit ihren unterschiedlichen Aus-
drucksformen, auch um eine aktive 
Teilhabe an brisanten Diskursen der 

Gegenwart in Gang zu setzen. Jähr-
lich sollen zwei bis drei Ausstellun-
gen stattfinden, die von Vorträgen, 
Konzerten, Künstlergesprächen 
und anderen Formen des Dialogs 
begleitet werden. Müller hat dabei 
keinerlei finanzielle Interessen: Wer-
den Werke auf einer der Ausstellun-
gen verkauft, so fließt der Kaufpreis 
komplett an den Künstler. Das Bud-
get für das Engagement „zwacke ich 
mir von meinem Pilotengehalt ab“, 
sagt Müller, und strahlt dabei. Man 

Die Ausstellungshalle vom Pilotprojekt in Düsseldorf-Heerdt, Foto Michael W. Driesch
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sieht ihm an, dass ihn die Leiden-
schaft für die Kunst gepackt hat und 
dass er diese Antagonie zu seinem 
Beruf als Pilot wie die Luft zum At-
men braucht. 
Die Pilotprojekte sind kurze Ausstel-
lungen, die in der Regel nur drei 
Tage dauern. Das ist Folge der Er-
kenntnis, dass die überwiegende 
Mehrzahl der Besucher zu Vernis-
sage und Finissage kommt - und 
die Zeit dazwischen eher Leerlauf 
bedeutet. Seit letztem Jahr finden 
die Ausstellungen in einem char-
manten Gebäude in der Hansaallee 

in Heerdt statt, in Nebenräumen des 
Ateliers von Stephan Kaluza. Das 
nächste Pilotprojekt ist dort für das 
Frühjahr geplant.
Michael Müller hat sich vor 14 Jahren 
in Kolumbien mit dem Kunstvirus in-
fiziert. Mittlerweile ist die erfreuliche 
Krankheit bei ihm voll ausgebrochen 
und er ist ein eloquenter und feinsin-
niger Sammler von Werken junger 
Künstler, Mäzen und Kunstfan ge-
worden. Seine Pilotprojekte sind ein 
Muss für jeden Kunstfreund - wegen 
der Künstler, aber auch wegen der Ge-
spräche sowie der Art und Weise, wie 

Müller seine Ausstellungen ablaufen 
lässt. Zudem strahlt er persönlich das 
aus, was seinen Ansatz, Kunst zu sam-
meln und zu zeigen, ausmacht: fernab 
von den Wahnausschlägen des Kunst-
kommerzes, bodenständig und zielo-
rientiert. Insbesondere Letzteres ist ja 
bei einem Piloten eine nicht unwesent-
liche Eigenschaft. Und so kann er die 
Passagiere auf seinen Ausstellungen 
zu dem Ziel bringen, das sie gebucht 
haben, wenn sie zu (s)einem Pilot-
projekt kommen: frische, junge Kunst 
in einer warmherzigen Atmosphäre.  
Gut für die Kunst.                          (MD)
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Die Macht ist mit den Spinnen. 
Das weiß eigentlich jeder, der 
sich in der letzten Zeit mit As-

tronomie beschäftigt hat. Das weiß 
auch der Künstler Tomás Saraceno. 
Nur mit Staubsaugern bewaffnete 
Frauen wissen das nicht. Ihre Pri-
orität lautet: sinnlose Vernichtung 
durch Erstickungstod in Staubbal-
len. 
Nach neuen, geradezu poetischen 
Erkenntnissen über die Beschaffen-
heit des Universums kehren sich 
im All die Machtverhältnisse um: 
Die Galaxien hängen wie Tautrop-
fen an einem Spinnennetz. Und an 
diesem Netz kleben auch Frauen 
– zumindest die Plejaden, in der 
griechischen Mythologie Töchter 
des Atlas und der Okeanide, denn 
nach ihnen ist das Siebengestirn 
benannt worden. „Pleiades“ heißt 

wiederum auch der weltweit siebt-
schnellste Computer am Ames Re-
search Center (ARC) der NASA. 
Ob er deshalb auch von Vernich-
tungswillen getrieben ist, vermag 
ich nicht zu sagen, aber ich möchte 
die Verschwörungstheorie weiter 
spinnen: 
Vor vier Jahren hat Tomás Sarace-
no am ARC, also mit Gestirnen und 
einem Supercomputer vernetzt, ein 
International Space Studies Pro-
gram absolviert. Bei so viel Ver-
nichtungsenergie (bestimmt saugt 
die NASA-Putzfrau auch noch be-
sonders keimfrei) erkannte er eine 
immer dringlicher werdende Nach-
frage nach neuen Lebensräumen. 
Aspekte wie Klimawandel und 
Bevölkerungswachstum könnten 
dabei auch eine Rolle gespielt ha-
ben. Seine Lösung: Air-Port-City, 

die schwebende Stadt. 
Vorläufig sozusagen hat er im K21 
die Testkonstruktion in orbit auf-
gebaut, zu der er sich von Spin-
nenwerken inspirieren ließ: Luft-
gefüllte Bälle von bis zu 8,50 m 
Durchmesser trennen drei Ebenen, 
die sich zu einer 2.500 m2 umfas-
senden Netzstruktur aus Stahl er-
geben. Somit können wir uns in  
25 m Höhe in Spinnen verwandeln, 
ein Gefühl für die Apokalypse un-
seres Planeten entwickeln und auf 
vernichtungswillige Wesen hinab-
schauen. 
Doch auch Pseudospinnen leben ge-
fährlich: Die Hitze des letzten Som-
mers hat die riesigen Bälle erschlaf-
fen lassen. Wir wären zwar nicht an 
Staub erstickt, aber von Kunststoff 
überrollt worden. Macht ist eine 
schwere Bürde.                             (AE)

kolumne

Tomás Saraceno : In Orbit, 2013, Kunstsammlung Nordrhein-Westfalen, K21 Ständehaus, Düsseldorf, Photography by Studio Tomás Saraceno © 2013
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Verkehrsunterführungen an S- 
oder U-Bahnhöfen sind selten 
erbaulich. Die Hofgartenram-

pe, die zur U-Bahn-Station Tonhal-
le/Ehrenhof führt und selbige mit 
der Kunstakademie verbindet, ist 
da eine Ausnahme. Denn wenn Ver-
kehrshaltestellen den urbanen Geist 
nicht mehr primär an die positiven 
Möglichkeiten anstrengungslos zü-
giger Fortbewegung denken lassen, 
sondern eher an Siff, Drogen und 
die empfundene Gefahr einer Tracht 
Prügel, dann ist Kunst ein gern ge-
nutzter Stimmungsaufheller. Nur 
dass sich Kunst meist nicht damit 
begnügen mag, ihren Rezipienten 
zu gehobener Befindlichkeit zu ver-
helfen.
In der Kunst soll sich die Erbauung 
über den Umweg der aktiven Be-
schäftigung mit ihren Inhalten ein-
stellen. Diese Erwartungshaltung 

kennt man von wohlmeinenden 
Eltern, die ihrem Kind erzählen, 
dass eine Sinfonie von Gustav Mah-
ler erst dann total Bock macht und 
im Nachgang auch erfüllender ist 
als der Instantkram aus den Pop-
Charts, wenn man sich zunächst mit 
ihr auseinandersetzt. Aber Ausein-
andersetzung ist ja auch immer ein 
bisschen anstrengend. Wohl also 
den Artisten, denen es gelingt, auf 
der von ihnen meist präferierten, 
tieferen Ebene anzuregen, ohne die 
Oberfläche zu vernachlässigen.
20.001 heißt das Werk, mit dem 2002 
der Düsseldorfer Künstler Stefan 
Hoderlein (*1960) anlässlich der Eu-
roga 2002plus und auf Geheiß der 
Stadt die Unterführung der Hofgar-
tenrampe aufgemöbelt hat. Die Ins-
tallation besteht aus Tausenden Dias, 
die von hinten erleuchtet werden. 
Angeordnet in insgesamt 23 Blöcken 

zu je 760 Bildern, wird die Arbeit 
in der Mitte in zwei Hälften ge-
teilt, um dort den Fahrplänen Platz 
zu gewähren. Betrachtet man die  
Diablöcke mit ein wenig Abstand, 
zeigen sich die einzelnen Elemente 
in wohlkomponierten Farbfeldern. 
Was hier insgesamt eher bunt daher 
kommt, ist es auch im Einzelnen. 
Wer sich die Mühe macht, etwas 
genauer hinzusehen, wird feststel-
len, dass die Einzelbilder vorwie-
gend aus den grellen Erlebniswelten 
stammen, die Film, Fernsehen und 
Werbung mit 25 Bildern in der Se-
kunde über den Äther jagen. Doch 
die aus Videos, Zeitschriften und 
der Musikszene gesammelten Moti-
ve sind nicht wahllos. Hoderlein hat 
zwischen 1982 und 1989 bei Bernd 
Becher und Nam June Paik studiert. 
Den Einfluss des Letzteren sieht 
man sehr deutlich. Hätte Hoderlein 

kunst im öffentlichen raum

another level
unter(ver)führung:
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nur Motive aus Paik-Videos benutzt 
– bei zwei Metern Abstand würde 
die Installation nicht wesentlich an-
ders aussehen.
Doch gegen Ende seiner künstleri-
schen Ausbildung kam ein weiterer 
prägender Einfluss hinzu. Wie der 
kürzlich in Düsseldorf museal ge-
ehrte Wolfgang Tillmans entdeck-
te auch Hoderlein um die Zeit der 
Wende herum die hedonistische 
Rave- und Technoszene für sich. 
Die Eindrücke, die er in Tanzexzes-

sen und Klubsausen gesammelt hat, 
haben ihn dazu inspiriert, und das 
ist sein erklärtes Ziel, die Ästhetik 
des Ravens in seine Kunst zu über-
tragen. Seine Arbeit legt jedenfalls 
den Schluss nahe, dass das Raven 
in Wahrnehmungszuständen mün-
den kann, in denen die Zeit nicht 
mehr stringent und flüssig verläuft, 
sondern in nebeneinanderstehende 
Einzelimpressionen zerfällt.
Das beschleunigte Leben, die pop-
kulturellen Codes und Ikonen, die 

Ausschnitt aus 20.001 von Stefan Hoder-
lein, Foto Linus Wörffel

Beschäftigung mit der Rhythmik 
und der Komposition des Video-
schnitts, all das sind freilich The-
men, die schon Paik in seinen Ar-
beiten umgetrieben haben, womit 
noch mal sehr deutlich wird, was 
für eine richtungsweisende Pio-
nierarbeit dieser vollbracht hat. 
Und Hoderlein verweist in seiner 
Arbeit 20.001 auch explizit auf die 
alten Recken, die da geistige Auf-
bauarbeit geleistet haben. Kraft-
werk wird ebenso gehuldigt wie 
Stanley Kubricks „2001“, das sich 
gleich auf mehreren Stills entde-
cken lässt. Gerade letzterer Verweis 
ist gezielt gewählt. So ist schon der 
Titel 20.001 als Reminiszenz an den 
Sci-Fi-Klassiker zu verstehen (und 
nicht als Wiedergabe der Anzahl der 
Einzelfotos). Ging es bei Kubrick um 
den nächsten Entwicklungsschritt 
hin zur höheren Bewusstseinsstufe, 
möchte Hoderlein erklärtermaßen 
die „Jetztzeit“ abbilden und sich 
mit dem Wesen der Gegenwarts-
kultur befassen. Hatte der Held in 
„2001“ auf dem Weg zum geistigen 
Next Level zunächst die überwälti-
genden Sinneseindrücke eines Falls 
durch die Galaxis zu überstehen, 
ist der Betrachter bei Hoderlein mit 
der Gleichzeitigkeit einer kaum zu 
überschauenden Bilderflut konfron-
tiert. Und tatsächlich erinnert auch 
der ästhetische Eindruck der zahl-
reichen beleuchteten Dias ein wenig 
an die im letzten Abschnitt von Ku-
bricks Film gezeigte Lichterflut.
Wenn man versucht, den interpre-



INDEX_37

kunst im öffentlichen raum

tatorischen Bogen von 20.001 zu 
„2001“ zu schlagen, könnte man 
mutmaßen, dass Hoderlein den we-
sentlichen Entwicklungsschritt un-
serer Tage in der technisch beding-
ten Revolution unseres kollektiven 
Gedächtnisses verortet. Jedenfalls 
soll eine der ihn antreibenden Ideen 
die Einsicht sein, dass die Zukunft 
den Verlust der Vergangenheit be-
deutet. Ein Dilemma, dem er selbst 
mit Archivierung entgegentritt. Ku-
bricks Held in „2001“ sieht sich übri-
gens gezwungen, den umgekehrten 

Weg zu gehen: Vor seinem Aufbruch 
in neue Höhen löscht er das gigan-
tische Archiv des Bordcomputers 
„Hal“, denn dem kamen mit seiner 
unbestechlichen Rechenkapazität 
Zweifel, ob der Mensch für einen 
weiteren Entwicklungsschritt über-
haupt bereit sei.
Vielleicht kündigt sich aber auch bei 
Hoderlein schon etwas von der zu-
nehmenden Heraus- und Überfor-
derung an, die mit dem entfesselten 
technischen Archivierungsvermö-
gen heutiger Tage auf uns zukom-

men. Denn wenn allein die schiere 
Flut an Informationen kaum mehr 
zu verarbeiten ist, sind die Kern-
aufgaben des Sortierens und Kon-
textualisierens allemal nicht mehr 
zu bewältigen. Es ist jedenfalls eine 
interessante Beobachtung, dass den 
meisten Passanten der Hofgarten-
rampe ein – dem eigenen Bekunden 
nach – positiver Eindruck der Instal-
lation haften bleibt, aber die wenigs-
ten den Versuch einer Nahsichtung 
der einzelnen Bilder unternehmen. 
Ist eben zu anstrengend.                (LW)
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Auch wenn Worte sehr macht-
voll sind – meist sind es Bil-
der, die sich in unser (Unter-)

Bewusstsein fräsen und unsere 
Meinung prägen. Die Kirche zum 
Beispiel nutzte eine altertümliche 
Laserversion, um ihre Botschaft zu 
vermitteln: Wenn Licht durch die 
religiösen Glasmalereien einer Basi-
lika schien, begriffen die Gläubigen 
sofort, in welche Ordnung sie hin-
eingeboren waren. Wahrscheinlich 
aber haben schon die Fenster einer 
mittelgroßen Kirche gereicht, um in 
Gottes Auftrag zu verkünden, dass 
man in dieser Ordnung auch zu 
bleiben hat. Wenn heute das Licht 
durch die Fenster des Kölner Doms 
scheint, fühle ich mich zugleich frei 

und orientierungslos – Gerhard 
Richters gegenstandslose Farbqua-
drate sind nach dem Zufallsprinzip 
angeordnet. 
Ich suche nach weiteren Anhalts-
punkten und bleibe in Köln, nicht 
ganz so weit vom Dom. In der Cä-
cilienstraße 29-33 befindet sich das 
einladende Rautenstrauch-Joest-
Museum für Völkerkunde, wel-
ches 1901 aus der Privatsammlung 
des Forschungsreisenden Wilhelm 
Joest (1852-1897) hervorging. Sei-
ne Schwester Adele, verheiratet 
mit dem Kaufmann Eugen Rauten-
strauch, finanzierte nach seinem 
Tod den Bau des Gebäudes in der 
Kölner Südstadt, in dem das Muse-
um über 100 Jahre lang beherbergt 

aus dem umkreis

woanderskunst 
war. Der Umzug in die Cäcilienstra-
ße im Jahr 2008 schaffte nicht nur be-
deutend großzügigeren Platz für die 
aktuell 60.000 Objekte aus Ozeanien, 
Afrika, Asien und Amerika, sondern 
inspirierte die Kuratoren darüber 
hinaus, eine unübliche Aufteilung 
vorzunehmen. Der Parcours ist nun 
nicht mehr nach geografischen Ge-
sichtspunkten strukturiert, sondern 
folgt zwei Themensträngen, die 
erforschen, wie die Welt vom Men-
schen gestaltet und wie sie von ihm 
erfasst wird – natürlich nicht nur in 
der sogenannten „westlichen Zivi-
lisation“. Bei der großartigen Prä-
sentation fällt es leicht, sich darauf 
einzulassen, wie unterschiedlich die 
Menschen weltweit mit Wohnräu-

blick nach unten:
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men, Kleidung und Körperschmuck, 
Tod, Religion und Ritualen umge-
hen und somit die Welt gestalten. 
Außerdem vermittelt das Museum 
eindrücklich, wie wir die Welt zu er-
fassen und zu begreifen versuchen: 
durch Schemata. Die Fremdbilder, 
die sich die Menschen während der 
Kolonialzeit zurechtlegten, halfen 
ihnen ebenso die Welt zu vereinfa-
chen, wie uns heute unsere Vorurtei-
le gegenüber Menschen aus anderen 
Kulturkreisen dazu dienen. Im Rah-
men dieses Themenkomplexes un-
tersuchen die Kuratoren darüber hi-
naus zwei unterschiedliche Ansätze 
der Vermittlung: Einerseits gewäh-
ren Gegenstände in Verbindung mit 
aufbereiteten Informationen Einbli-

cke in fremde Kulturen (Die Welt in 
der Vitrine: Museum); andererseits 
laden Werke aus aller Welt ohne Er-
läuterung ihrer Funktion den Besu-
cher dazu ein, sich auf ihre Betrach-
tung einzulassen (Ansichtssachen?!: 
Kunst). Beide Dauerausstellungen 
stehen gleichwertig nebeneinander 
und werfen die Frage auf, was ei-
gentlich „nur“ ein völkerkundlich 
interessantes Objekt und was darü-
ber hinaus noch Kunst ist. 
Das Verständnis von Kunst verän-
dert sich nicht nur, wenn man Ki-
lometer zurücklegt, sondern auch, 
wenn Jahre verstreichen. Im 18. 
Jahrhundert hatte Kunst aus euro-
päischer Sicht vor allem eine Eigen-
schaft: Sie wurde von Europäern 

erschaffen – obwohl sich zu diesem 
Zeitpunkt schon viele Entdecker 
aufgemacht hatten, fremde Kulturen 
zu erforschen. Natürlich brachten 
sie auch Erzählungen, Gegenstände 
und Bilder dieser Kulturen mit in 
die Heimat. Stereotype wie die des 
„polygamen, menschenfressenden 
Kriegers“, des „naiven Wilden“ und 
der „schönen Polynesierin, die stets 
zu Geschlechtsverkehr bereit ist“ 
entstanden und wurden selten hin-
terfragt. Letztendlich sagten diese 
Objekte jedoch weniger über die ent-
sprechende Kultur aus, als vielmehr 
über diejenigen, die sie mitgebracht 
hatten. Ist ein Volk zwangsläufig ein 
kriegerisches, wenn die Entdecker 
ausschließlich Speere erbeuteten? 

Maskenrund im Bereich ZwischenWelten: Rituale, Themenparcours Der Mensch in seinen Welten, Rautenstrauch-Joest-Museum – 
Kulturen der Welt, Foto Atelier Brückner/Michael Jungblut
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Im Laufe der Zeit bewirken Verein-
fachungen, die zunächst der Orien-
tierung dienen, oft das Gegenteil: 
den Verlust des Durchblicks. Im 
Falle der Kolonialzeit legitimierten 
sie ein Zweiklassensystem und stell-
ten die Weißen automatisch über 
Völker mit anderer Hautfarbe. 1889 
beispielsweise fand mit der 10. Welt-
ausstellung in Paris auch die ers-
te Kolonialausstellung statt, deren 
Hauptattraktion ein menschlicher 
Zoo war. Es ist überflüssig zu er-
wähnen, dass die Kunst dieser Völ-
ker nicht als solche anerkannt war, 
sondern höchstens als „Kuriosum“ 
eingestuft wurde. 
Heutzutage erzielt Kunst, die nicht 
aus Europa oder den USA stammt, 

nur vereinzelt Höchstpreise. Auch 
im Kunstkompass ist sie unterre-
präsentiert: In den Top Ten 2013 
landen vier Deutsche, drei US-Ame-
rikaner, ein Däne und eine Schwei-
zerin. Lediglich der Südafrikaner 
William Kentridge durchbricht die 
Westkünstlermauer. An kunsthisto-
rischen Instituten werden fast aus-
schließlich Lehrveranstaltungen zu 
Themen der westlichen Kunst ange-
boten. Immerhin: Kunst aus anderen 
Erdteilen ist als solche weitestge-
hend anerkannt. Das mag zum einen 
mit dem wirtschaftlichen Wachstum 
dieser Länder zusammenhängen. 
Zum anderen aber auch mit einem 
Kunstbegriff, der nicht mehr vor-
nehmlich geografisch geprägt ist. Ein 

aus dem umkreis

anderes Merkmal – die unterschied-
lichen Ansätze der Vermittlung im 
Rautenstrauch-Joest-Museum las-
sen es bereits anklingen – verhindert 
derweil, dass Kunst aus wirtschaft-
lich ärmeren Ländern in gleichem 
Maße anerkannt wird: Kunst wird in 
den meisten Fällen lediglich ästhe-
tisch wahrgenommen, frei nach dem 
Grundsatz der Moderne „L’art pour 
l’art“. Wir schauen uns Kunst an, 
lassen sie wirken, denken uns etwas 
dabei (oder auch nicht) und gehen 
nach Hause. 
Verliert jedoch ein Objekt den An-
spruch, Kunst zu sein, weil es „an-
gewandt“ wurde? Auch (Stammes-)
Künstler anderer Kulturkreise sind 
versierte Handwerker, sie sind Holz- 



INDEX_41

und Elfenbeinschnitzer, Metallgie-
ßer, Steinhauer, Töpfer. Dennoch 
dauerte es bis in die 1950er-Jahre, 
bis sich durch den Ethnologen Franz 
Boas und sein kulturrelativistisches 
Konzept ein universeller Kunstbe-
griff etablierte, der auch die Kunst 
anderer Völker mit einschloss: Nach 
Boas entsteht sie durch das Bedürf-
nis ihres Schöpfers nach „beson-
derem Ausdruck“, „besonderem 
Bemühen“ oder „besonderem tech-
nischen Vermögen“. 
Um Kunst als solche zu etablieren, 
können vor allem Künstlerkollegen 
als Katalysator wirken – so wie An-
fang des 20. Jahrhunderts gesche-
hen, als sich die Szene für Künstler 
aus außereuropäischen Gefilden 
öffnete. Unter denjenigen, die über 
den Tellerrand schauten, waren Ex-
pressionisten, Fauvisten, Kubisten, 
Dadaisten und Surrealisten. Ein Bei-

spiel: In den 1920er-Jahren wurde in 
Paris und New York Rindenstoff, ge-
nannt Maro, aus der Region des Sen-
tani-Sees und der Yos Sudarso Bay 
(im heutigen West-Neuguinea, Teil 
der Republik Indonesien), ausge-
stellt. Zum ersten Mal trat Maro als 
„Kunst“ auf, denn die Rindenstoffe 
waren gerahmt und an der Wand 
als Einzelstücke angebracht worden. 
Zuvor hatte man sie höchstens als 
Hintergrund für ethnologisch inter-
essante Objekte verwendet. 
Die französischen Surrealisten in-
spirierten diese Maro in höchstem 
Maße. Stets auf der Suche nach einer 
Ausdrucksweise für Träume, für das 
Unbewusste, für Absurdes wie Fan-
tastisches, forschten sie nach Alter-
nativen für die europäische dualis-
tische Logik. Gegensätze wie Leben 
und Tod, Reales und Erfundenes, 
hoch und niedrig sollten nebenei-

nanderstehen können, ohne sich 
auszuschließen. In den Zeichen und 
Symbolen der ozeanischen Völker 
sahen die Surrealisten damals einen 
Ausweg aus alteingesessenen künst-
lerischen Strukturen. 
Auch politisch steuerten sie gegen 
die von sich überzeugten Kolonial-
herren an, deren Weltbild gemein-
hin als „richtig“ galt. In Anlehnung 
an die damals übliche Weise, Welt-
karten zu zeichnen – und zwar mit 
einem überdimensionierten, zentral 
gelegenen Europa – veröffentlichte 
der Surrealist Yves Tanguy 1929 in 
der Kulturzeitschrift „Variété“ eine 
anders angepasste. Ozeanien nahm 
dort einen ausnehmend großen 
Platz ein. André Breton (1896-1966), 
führender Surrealist, schrieb 1948 
rückblickend: „Ozeanien! Was für 
einen Nimbus hat dieses Wort im 
Surrealismus besessen. Es war einer 

Raumbild Ansichtssachen?!: Kunst, Themenparcours Der Mensch in seinen Welten, Rautenstrauch-Joest-Museum – Kulturen der Welt, 
Foto Martin Classen und Arno Jansen
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der großen ‚Schleusenwärter’ unse-
res Herzens.“ 
War diese Karte nicht besonders rea-
litätsnah, so hatte sie doch in einem 
Punkt recht: Ozeanien ist riesig und 
macht ein Drittel der Erdoberfläche 
aus. Am Eingang der aktuellen Son-
derausstellung des Rautenstrauch-
Joest-Museum Made in Oceania: Tapa 
– Kunst und Lebenswelten zeigt Ocean 
III (2010) von Andreas Gursky, dass 
es selbst per Satellit nicht möglich 
ist, den gesamten Erdteil mit nur 
einer einzigen Aufnahme einzufan-
gen. Wegen der Erdkrümmung sind 
da schon mehrere aneinandergereih-
te Satellitenaufnahmen sowie Inter-
net- und künstlich erzeugte Bilder 
nötig. Ob es sich hierbei um eine 
realitätstreue Abbildung handelt 
und der Bearbeitungsdrang nicht zu 
groß war, ist jedoch, wie häufig bei 
Gursky, fraglich. 
Laut Rautenstrauch-Joest-Museum 
haben alle Einzelteile dieser überdi-
mensionalen Region die „pazifische 
Identität“ und damit auch den Stoff 
aus der inneren Rinde des Maulbeer-
baums (und nicht die gleichnamige 
spanische Esskultur) gemein: Tapa. 
Dieser Rindenbaststoff ist in Ozea-
nien von Melanesien über Fidschi 
bis Polynesien vertreten, auch heute 
noch. Und anhand dieses multifunk-
tionalen, großflächigen, zerbrechli-
chen und schwierig auszustellenden 
Materials zeigt das Museum auf 
1.400 m2 eine kohärente Ausstel-
lung, die zeitliche, geografische und 
künstlerische Extreme vereint. 
Die ältesten historischen Originalob-
jekte stammen von den Entdeckern 
James Cook (1728-1779) und Georg 
Foster (1754-1794). Repräsentative 

Beispiele für die Behandlung und 
Nutzung von Tapa in den entspre-
chenden Regionen, damals wie heu-
te, stehen für den völkerkundlichen 
Aspekt. Die Auswahl reicht von ei-
ner bestickten Tanzschürze mit tradi-
tionellem Muschelgeld, zeitgenössi-
scher Mode bis hin zur „Fiji Times“. 
Rund 35 Werke zeitgenössischer 
Künstler aus Polynesien und Mela-
nesien vertreten die Kunst der Ge-
genwart. Beispielhaft für die horizon-
terweiternde Sehschule durch viele 
beeindruckende Arbeiten möchte ich 
den samoanisch-neuseeländischen 
Künstler Fatu Feu’u nennen, der als 
Gründer der polynesischen Kunst 
gilt. 
Die im 19. Jahrhundert stattgefunde-
ne Begegnung der so unterschiedli-
chen Kulturen, die wir hauptsächlich 
aus der europäischen Perspektive 
kennen, wird in der Ausstellung um 
eine nicht ganz unwichtige Perspek-
tive ergänzt: diejenige der Polyne-
sier. Michel Tuffery, ein neuseelän-
discher Künstler mit samoanischen 
Wurzeln, zeigt mit seiner Installati-
on First Contact seine Sicht auf die 
Kolonialisierung. Die Neuseelände-
rin Shigeyuki Kihara, die bereits eine 
Einzelausstellung im New Yorker 
Metropolitan Museum of Art vor-
weisen kann, hinterfragt angelehnt 
an die historische Studiofotografie 
des 19. Jahrhunderts ebendiese Ste-
reotype: Sie inszeniert sich selbst, in 
Tapa gekleidet, als Frau, Mann und 
Zwitterwesen. 
In einem Rutsch werden in dieser 
Ausstellung die Entdeckung Ozea-
niens künstlerisch wie völkerkund-
lich aus beiden Perspektiven erzählt, 
die Entstehung von Stereotypen hin-

terfragt sowie regionale Beispiele 
für die Behandlung und Nutzung 
von Tapa präsentiert. Nicht zuletzt 
ist es einfach auch interessant, den 
auf den Westen fixierten Blickwinkel 
zu erweitern und zu schauen, was 
jenseits unserer Festungsgrenzen 
künstlerisch vor sich geht. Und ich 
gelange zu der zynischen Feststel-
lung: Durch die Kolonialisierung 
wurden Völker zwar häufig bis zur 
Unkenntlichkeit korrumpiert und 
ausgerottet, aber immerhin konn-
te in vielen Fällen ihre Existenz für 
die Nachwelt dokumentiert wer-
den. Denn die meisten Naturvölker 
akzeptieren die Vergänglichkeit des 
Lebens und haben nicht unseren Im-
puls, Objekte aufzubewahren und 
zu klassifizieren. Dass es beim Er-
halten völlig subjektiv zugeht und 
vieles von Einzelpersonen, Zufällen 
und menschlichen Beweggründen 
abhängt, liegt in der Natur der Sa-
che. Das Rautenstrauch-Joest-Mu-
seum hat das einzig Intelligente dar-
aus und aus dem eher unglücklichen 
Verlauf der Geschichte gemacht und 
ist sich auch in dieser Sonderaus-
stellung treu geblieben. Alle Pers-
pektiven kommen in ungewöhn-
lichen, treffenden Kombinationen 
zur Sprache, Wissen wird mit Kunst 
verbunden, das große Ganze dabei 
nicht aus den Augen verloren. So 
nistet sich nicht nur ein Bild in unser 
Unterbewusstsein ein, sondern es 
existieren mehrere gleichwertig ne-
beneinander.                                   (AE)

Aus dem Umkreis: Rautenstrauch-Jo-
est-Museum, Cäcilienstr. 29-33, Köln 
– Made in Oceania: Tapa – Kunst 
und Lebenswelten, bis 27.04.14

aus dem umkreis
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Besser mit uns.
GCS Veranstaltungsagentur und Catering GmbH
Benrather Str. 6a - 40213 Düsseldorf (Carlstadt) - www.gcs.info
Fon 0211 585877-0 - Fax 0211 585877-58 - E-Mail mail@gcs.info

Event Services
Catering

Seit über 16 Jahren ein Inbegriff hoher 
Cateringkultur und gehobener Gas-
tronomie in Düsseldorf und NRW: 

„die GCS“.  Gründer Georg Heimanns hat die 
Idee des GCS-Caterings zu einer echten Er-
folgsgeschichte geführt. Der bekannte „Rot- 
weinring“ steht heute so für eine innovati-
ve, einzigartige Cateringkultur, die sich vom 
„Mainstream“ und dem Herkömmlichen 
deutlich abhebt, gleichsam diese aber nicht 
verrät und eben die Qualität zum Zentrum 
aller Überlegungen macht. Ob auf einer 
privaten Geburtstagsfeier oder einem gro-
ßen Firmenevent, ob in der Tonhalle oder 
im Klee‘s in der Kunstsammlung K20: Essen, 
Trinken und Feiern unter der Marke „GCS“ 
bedeutet nichts weniger als perfektes, lei-
denschaftliches Gastgebertum. Und so freu-
en wir uns sehr auch auf Ihren Anruf! 
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Restaurant und Location.

Am K20. Grabbeplatz 5.

www.klees.info


