... man erzahlt Geschichten, formt die Wahrheit."

THOMAS MANN

Danksagung

Begliickendes Erlebnis waren fiir den Kurator die Besuche in
vielen Ateliers. So ist an erster Stelle den Kiinstlern fiir ihre
bereitwillige Kooperation und vielfdltige praktische Hilfe mit
Auskiinften und Literatur zu danken.

Privatsammler wurden angesprochen und um Leihgaben
gebeten. Ihnen muss ein besonderer Dank gelten, denn sie
trennen sich fiir einen langen Zeitraum von Kleinoden ihrer
Lebenswelt.

Allen Galeristen, Stiftungen, Nachlasspflegern, Universitdten,
musealen und kulturellen Institutionen gilt der Dank fiir das
Vertrauen, Kunstwerke fiir die Ausstellung zur Verfiigung zu
stellen.




INNEN GEGENSTANDLICHE
ANSICHTEN
WELT KUNST IN
SINVAGRIVINEZNE DEUTSCHLAND




So umfassende Themenstellungen fordern Demut und
Vertrauen vom Kinstler, sich einer |dee unterzuordnen
und auf eine umfassende Prasentation seines Werkes
zu verzichten. Zusétzlich tut eine Systematisierung je-
dem Kinstler Unrecht, ist es doch eine mechanische
Ordnung, die dem Genius der Kreativitdt fremd ist. Eine
innere Ordnung jedoch vermag das einzelne gegen-
standliche Kunstwerk nicht zu leugnen, strebt doch die
bildgewordene Botschaft nach einem ihrer Bedeutung
gemallen Platz.

Gegenstandliche  Kunst  weckt  Erinnerungen  an
Marksteine der Kultur, stellt Identitdt her und vermag das
einzelne Kunstwerk einmalig zu machen. Daher kommt
auch das wachsende Unbehagen Uber die Beliebigkeit
von Gestaltzeichen, deren Sinn sich in ihrer Existenz
selbst erschépft. Reine Abstraktion treibt die Geschichte
ins Vergessen.

Dem Wesen des Menschen ist die Suche nach Vorbildern
eigen, die Natur aber hat dem Schopfertum die Freiheit
gegeben, Vorbildern den Riicken zu kehren und nach
neuen Wegen zu suchen.

Die Geschichte des 20. Jahrhunderts hat es den Kiinstlern
nicht leicht gemacht. Idealbilder, die Uber Generationen
reiften, wurden im Ersten Weltkrieg zu Trugbildern. Die
Zertrimmerung des falschen Scheins sollte einherge-
hen mit der Suche nach neuen Formen fir ein neues
Menschengeschlecht. Das wucherte jedoch in Barbarei
aus.

ZweiWegetatensichindervergangenenjahrhundertmitte
auf. Die Absage an jede Gestaltform schien Gewiéhr,
nochmaligem Betrug fir immer zu entgehen. Doch
genligt die reine dsthetische Form dem Menschen und
wann setzt das Gefuhl der Leere ein?

Immanuel Kant fordert dazu auf, Erscheinungen zu
buchstabieren, damit man sie als Erfahrungen lesen
kénne. Hinzu tritt die ,Conditio humana“, wonach al-
len Menschen Individualitit gegeben ist und allen
Gruppenbildungen der Keim der Unfreiheit innewohnt.

Soist der Kuinstler in seiner Orientierung an der Schwelle
zum 2 1. Jahrhundert auf sich allein gestellt in einer pro-
duktiven Verarbeitung der Wirklichkeit. Es gilt erneut, die
eigene Existenz zu deuten und den Grad der Offnung
gegenUber Vorbildern selbst zu bestimmen. Dabei wird
die Konstante deutscher Kunst wieder sichtbar, dass sich
aller Formwille zwischen Klarheit und Expressivitdt be-
wegt. Dieses Doppelspiel ist uns eigen.

Es ist vielleicht exemplarisch, wenn Manfred Bluth sei-
nem Tagebuch anvertraut, er habe die Augen vor der
Wirklichkeit verschlossen und den Fundus der Abstraktion
bemuht. Doch er sei an den Punkt gekommen, wo sich
diese erschopfte und er in die Welt des Sehens und der
Erinnerung zurlickkehren musste.

Die Ausstellung begibt sich in einem an Gedenktagen
reichen Jahr auf eine Spurensuche durch mehrere
Bundeslander und mochte ein  wirklichkeitsnahes
Bild von der Vielfalt gegenstandlicher Strémungen
in Deutschland zeichnen. Kunst leistet etwas, wozu
keine Geschichtsdokumentation in der Lage ist: sie
bringt die Geflhle, die Seele zum Schwingen, entfal-
tet eine wortlose emotionale Sprache, die Identitdt
und Selbsterfahrung in einer Botschaft zu vereinen
vermag.

Dem Besucher der Ausstellung wird mit der Aufnahme
der Bildwerke und Skulpturen von 50 Kinstlern
bewusst, wie eng die Bilderbotschaften mit dem
Lebensgeflhl und den Fragen nach der Identitatssuche
im Herzen Europas verbunden sind.

Die Gegenwart macht den Blick frei, bietet den brei-
ten Weg gemeinsamer Ausstellungspraxis, wie er
zum normalen Bild einer Kulturnation gehért. Die
Wechselbeziehungen, die sich in diesem beschei-
denen Ausschnitt der Kunstproduktion erdffnen, sind
atemberaubend. Da schien die Kunst in West und
Ost so klar geschieden und einander auszuschlie-
Ben. Jetzt offenbaren sich in der Zusammenschau
Gemeinsamkeiten in den gleichen Fragestellungen, in
den gleichen Sorgen und Traumen, in dem gleichen
Weltverlangen.

An der Schwelle des 21. Jahrhunderts lernt die Kunst
den Umgang mit gescheiterten Utopien in einer ge-
meinsamen europdischen Kultur, in der die deutsche
Nationalkultur ein vielfarbiger Zweig am europa-
ischen Baum in der Welt ist.

Wir  nehmen dankbar das Geschenk der
Selbstbetrachtungen und Welterkundungen an und
verschlief3en nicht die Augen davor, dass zwischen
Kunstproduktion einerseits, Museumspraxis und
Kunstmarktandererseitsgrof3e Divergenzenbestehen.
Doch mit jeder Ausstellung gewinnt die Offentlichkeit
einen einpragsamen Blick auf den kommunikativen
Reichtum deutscher Kunst der Gegenwart. Es sind
gerade die Ausstellungen mehrerer Kinstler, die das
Potential besitzen, dem Kulturleben gleich einem
Konzert das orchestrale Gesamtwerk zu vermitteln.
Uberblicksausstellungen sollten deshalb wandern, um
das einigende Band gemeinsamer Kommunikation zu
sein. Mehr Tatkraft ist uns zu wiinschen, dieses leben-
dige Band der geistigen Gemeinsamkeit zu flechten.
Und vergessen wir dabei nicht:

Die Werke sind nicht allein geistige Quellen in mate-
rieller Form, sie sind auch das Unterpfand, auf dem
sich die soziale Existenz des Kinstlers begriindet.

Kuno Schumacher



Denk ich an Deutschland ...

(gestaltet nach einer Sendereihe des Deutschlandfunks mit Dichtung und Dokumenten)

Charly Hubner (Schauspieler)

... denke ich an eines der modernsten Lander in
Europa ... ich hab‘ so seit zehn Jahren das Gefiihl,
dass man als Deutscher tiberall willkommen ist

... Auf jeden Fall gibt es bei uns Deutschen die
Tendenz, alles durch den Kopf laufen zu lassen ...

Das Romantische ist fiir mich einer der wichtigsten
Aspekte ... ist eine urdeutsche Bewegung, glaube
ich ... ich glaube, es hat etwas mit dem Klima zu
tun, mit diesen langen Wintern, mit diesen dunklen
Néchten ...

Im Traumwald (Heiner Miiller)

»heut nacht durchschritt ich einen wald im traum/
er war voll grauen nach dem alphabet/ mit leeren
augen die kein blick versteht/ standen die tiere
zwischen baum und baum/ vom frost in stein gehaun
aus dem spalier/ der fichten mir entgegen durch den
schnee/ trat klirrend traum ich seh ich was ich seh/

ein kind in riistung harnisch und visier/ im arm die
lanze deren spitze blinkt/ im fichtendunkel das die
sonne trinkt/ die letzte tagesspur ein goldner strich/
hinter dem traumwald der zum sterben winkt/ und
in dem lidschlag zwischen stoB und stich/ sah mein
gesicht mich an: das kind war ich.“

Joe Bausch (Schauspieler, Arzt, Autor)

... wird mir’s im Augenblick doch etwas bange.

... Ich habe zum ersten Mal in meinem
sechzigjahrigen Leben das Gefiihl, dass das Gefiihl
ewiger Prosperitit so nicht mehr funktionieren wird.
Ich glaube, dass es noch so ist, dass wir eine sehr
durchlissige Gesellschaft haben. Ich méchte
momentan auch in keinem anderen Land innerhalb
Europas leben. Wir haben andererseits auch eine
Gesellschaft, die immer mehr auseinanderklafft.

... Ich bin mir dariiber im Klaren, dass es viel
Anstrengung kosten wird, sowohl den sozialen
Frieden zu erhalten als auch die gewonnene
einzigartige Durchlassigkeit zu bewahren.

Es ist weltoffen, kosmopolitisch, mit Bewunderung
dem Fremden zugeneigt, dann verachtet und verjagt
es das Fremde und sucht das Heil in iibersteigerter
Pflege seiner Eigenart. Die Deutschen gelten als

das philosophische, spekulative Volk, dann wieder
als das am stdrksten praktische, materialistische,

als das geduldigste, friedlichste, und wieder als das
herrschsiichtigste, brutalste. (Golo Mann, Deutsche
Geschichte des 19. und 20. Jahrhunderts, 1958)

Alain Lance (Schriftsteller)

... Am Anfang war fiir mich die DDR das bessere
Deutschland. ... Und dann entdeckte ich das Land,
wo die Antifaschisten an der Macht waren. Am
Anfang dachte ich, jetzt habe ich mein Deutschland,
wo man eine neue Zukunft baut fir das Volk, fur
die Kultur und mit einem radikalen Schnitt zu dieser
finsteren Vergangenheit.

Ich denke an einen wunderbaren Text von Aragon.
Er hat diesen Text im Februar 1939 geschrieben.
Der Titel ist ,,Dankbarkeit an Deutschland®. ...
Wir werden einen Krieg haben mit Deutschland ...
Bevor die Kriegsschreie laut werden, diirfen wir
nicht den deutschen Humanismus vergessen. ...
Als er im Ersten Weltkrieg war, fand er die Leiche
eines jungen deutschen Soldaten. Er wurde getétet,
gerade als er in einem Biichlein las. Aragon hat das
Biichlein genommen, es war eine Anthologie der
deutschen Gegenwartslyrik mit Werfel, mit Dehmel.
In dieser traurigen Situation hat Aragon deutsche
Gegenwartslyrik entdeckt.

Das Eigentum (Volker Braun)

Da bin ich noch: mein Land geht in den Westen.
KRIEG DEN HUTTEN FRIEDE DEN PALASTEN
Ich selber habe ihm den Tritt versetzt.

Es wirft sich weg und seine magre Zierde.

Dem Winter folgt der Sommer der Begierde.
Und ich kann bleiben wo der Pfeffer wachst.
Und unverstandlich wird mein ganzer Text.
Was ich niemals besaB3, wird mir entrissen.

Was ich nicht lebte, werd ich ewig missen.

Die Hoffnung lag im Weg wie eine Falle.

Mein Eigentum, jetzt habt ihrs auf der Kralle.
Wann sag ich wieder mein und meine alle.




Edgar Reitz (Autor, Filmregisseur)

... fiir mich besteht Deutschland aus vielen einzel-
nen Lebensraumen ... auf meinen téglichen Wegen
habe ich nicht das Gefiihl, durch Deutschland zu
radeln, sondern auf meinem bekannten mit vielen
Empfindungen und Geriichen und Erinnerungen be-
setzten Raum. ... Méglicherweise spielt die Sprache
eine sehr groBe Rolle. Aber wenn ich durch den
Englischen Garten gehe, dann hére ich nur noch in
einigen wenigen Fillen Deutsch um mich herum. ...

Es hat sich etwas verindert. Dieses einheitliche
Gefiihl, mit einer gemeinsamen Wurzel historisch
und herkunftsmaBig verbunden zu sein, das ist

ganz weg. Es gibt etwas, was ich noch als deutsch
empfinde, wenn ich im Ausland bin, und da bin ich
manchmal auch stolz auf mein Land, weil ich finde,
wir sind durch unsere Aufarbeitung der Geschichte,
die wir doch ganz gut geschafft haben, manchmal
sogar die besseren Demokraten.

... Ich mochte wahnsinnig gern ein Européer sein,
der Deutschland als Heimat empfindet, als einen
Riickzugsort und ein Schlupfloch, wenn es mir
schlecht geht. Aber ich méchte eigentlich Europaer
sein, weil ich finde, wir leben ja aus diesen kultu-
rellen Wurzeln und nicht aus deutschen kulturellen
Waurzeln. ... Und ich glaube, in kulturellen Dingen
war Europa schon mal viel europiischer, zum
Beispiel im 18. Jahrhundert, als heute. Da ist eine
groBe Sehnsucht bei mir vorhanden. Ich finde, dass
wir in Europa eine so unglaubliche Geschichte von
Schmerzen und Kdmpfen und Auseinandersetzungen
haben, dass wir eine Kultur des Fragens haben, eine
Kultur des Hinterfragens aller Dinge, und nichts
einfach so naiv und selbstverstandlich hinnehmen
konnen. Das ist das europiische Gefiihl, wir haben
immer Wunden im Herzen.

Volker Schlondorff
(Filmregisseur)

... denk ich an mich
selbst, das ist das, woran
man nicht denken
mochte.

Wenn ich an mich denke,
dann denke ich immer,
es ware doch gut, ein
anderer zu sein ... war
doch nicht schlecht, ein
anderes Vaterland gehabt
zu haben ... Dann bin ich
nach Frankreich gegan-
gen, habe versucht, mich
dort zu assimilieren im
Internat, habe versucht,
ein kleiner Franzose zu
werden. Und darauf
wurde ich angesprochen,
das ist typisch deutsch.
Was denkst denn du als
Deutscher. — Je 6fter man
anderswo hinkommt, ins
Ausland kommt, je mehr
wird man zu dem, wo
man herkommt.

Burckhardt
produzent, Journalist)

n Heimat in der Sprache. Wenn
r lese, dann fiihle ich mich

antiker an Wilder und

sachlich verbinde ich mit

antik diese Ursehnsucht der

er Welt, die ideal ist und sich
misst. Und ich glaube, dass die
Sehnsucht nach dem ldeal sich
dass sowohl der Kommunismus
us deutsche Erfindungen sind.

Sehnsucht nach der per-
die in ihrer perversen Form in
e des Faschismus ausprobiert

on Eichendorff)

t den Berg entlang,
schlagen,

er, das Waldhorn klang,
Jagen!

, war alles verhallt,

die Runde,

noch rauschet der Wald
m Herzensgrunde.



Johannes Griitzke (*1937) gilt als Sittenschilderer
der deutschen Gegenwartsgesellschaft, behauptet aber
von sich, dass er niemandem etwas beibringen will. Das
maogen Journalisten und Kunstkritiker, die selbst Freilauf
zur Reflexion erhalten. 1968 ist er der Kinstlerrebell auf
der documenta in Kassel und kennt den Gegner genau,
die internationale Abstraktion. Fir ihn gilt es Gesicht zu
zeigen, Figur in sozialen Koordinaten und Gesellschaft
in karikierenden Perspektiven. Dazu hat er die euro-
paische Kunstgeschichte in seiner Tasche, Tempo und
Schwung des Barock im Duktus. Ein rastloser Zauberer
der Leinwand, dem die Anatomie des Menschen zur so-
ziologischen Bilderbibel ein unerschépfliches Reservoir
bietet. Offentlich bekennt er: Wenn jemand sagt, ich sei
mit meinen Bildern politisch, so hat er nur insofern recht,
als ich Politik erleide, nicht aber eine politische Wirkung
auslbe. Malerei hat keine politische Wir|<ur1g“.1 In der
Paulskirche kann sich der Zeitgenosse vom Gegenteil
Uberzeugen. Fir die Méannerwelt ist das Modell fur alle
immer der Kinstler selbst, auch in dieser Ausstellung, fur
Frauen steht die Gliederpuppe, manchmal auch ein wirk-
liches Modell. In der satirischen Ubersteigerung ist er der
Sozialkritiker und allemal ein Sachwalter der politischen
Selbstbestimmtheit des unbestechlichen Realismus eines
Menzel aus dem 19. Jahrhundert. Unter den ,Schilern
der Neuen Préchtigkeit” ist er seit 1973 der lautstarkste
im Bildertheater, der auch die biblischen Themen in seine
auBerparlamentarische Gesellschaft holt, ein Liebhaber
der lauten Gebérdensprache.

So verwandt im Geiste und bildnerischen Streben, die
Klaviatur von Manfred Bluth (1926-2002) ist ganz an-
ders gestimmt. In einem | 974 verdffentlichten Lebenslauf
schrieb Manfred Bluth zum Jahr 1959: ,,In der Krise.
Vom Zeitgeist Uberwadltigt, entstehen auch abstrakte
Bilder, von denen ich die meisten wieder zerstore.“ Flr
das Jahr darauf notierte er: ,Entschluf3, nicht mehr auf
das zu horen, was Kunstkritiker verkiinden und die von
ihnen errichteten Tabus nicht mehr zu respektieren.. 2
Es ist der Durchbruch zu seiner Wahrheit der Malerei im
Bildnis, in der Landschaft und zum zu Unrecht ins Abseits
gedrangten Historienbild. Ist es bei Gritzke die poe-
tische Ader mit eigenem theatralischen Temperament,
so bevélkern die Landschaften Bluths Figurinen aus
den Werken geschatzter Vorbilder von den englischen
Praraffaeliten bis zu Max Ernst, Szenen einer ironischen
Distanz von Wirklichkeitserfahrung und Kulturgeschichte.
Hier ein Bruder von Caspar David Friedrich. Dabei ent-
wickelt er eine eigene literarische Ader und anverwan-
delt sich Alice im Wunderland in der Landschaft seiner
Wirklichkeitswahl. Die Studie vom Bahnhof von Pertuis
wird Teil einer autobiografischen Aufarbeitung und lasst
die poetische Kraft erahnen, die in den Bildentwiirfen
Bluths waltet. In einer Berliner Ausstellung des vollen-

deten Bildes ,Alices Tod durch die Hand ihres Vaters
auf dem Bahnhof von Pertuis nach langer Verfolgung®
(Privatbesitz) bekennt er freimitig, dass er mit diesem
Bild den Freitod seiner ersten Frau verarbeitet hat. In
dem vollendeten Werk figt er eine triviale Szene ein, die
inkriminierte Verfolgung Alices durch ihren Vater auf dem
kargen Bahnhof unter der Sonne der Provence.? Bluth hat
ein besonderes Interesse an historischen Ereignissen und
ihren weitreichenden Folgen, die in Schiffsgeschichten zu
Legenden der Sehnsucht werden. Doch Ereignis defi-
niert Bluth im urspringlichen Wortsinn: Morgenréte,
der Mond und das russische Kriegsschiff Aurora treffen
aufeinander, was fir ein malerisches Ereignis.

Fine Malerei auf Sicht attestiert Thomas Gadeke? den
,Norddeutschen Realisten, unter ihnen der Berliner
und Wahl-Geltinger Klaus FuBmann (*1938). Ein
lockerer Zusammenschluss Gleichgesinnter, die sich
eins sind im Bekenntnis zur Schdnheit der sichtbaren
Welt trotz eines anders orientierten Kunstmarktes.
Kinstlerblnde als Phdnomen der Selbsthilfe haben eine
lange europdische Tradition, und den Norddeutschen
per Selbstdefinition kam begeisterter Publikumszuspruch
bald zur Hilfe. Zentrale Fragestellung der Kinstler war:
Wie ist die Kdstlichkeit der Erscheinung im Moment ihrer
Bedingtheit durch Licht und Atmosphére prazise zu erfas-
sen?! Die Realitdt des Gegenstandes soll genau getroffen
werden, indem der eine Moment des Aufblihens seiner
Erscheinung im Licht behalten und dargestellt wird.”
FuBBmann will seine Kunst als festgehaltenen Augenblick
verstanden wissen. Ob Landschaft, Stillleben, Figurenbild,
es geht um das kUnstlerische Fortleben im Temperament
des Expressionismus. Aus der Vergénglichkeit des Lebens,
fUr das Blumen fir ihn ein besonderes Sinnbild sind,
soll dauerhaftes Leben in der Kunst entstehen, das vor
dem fremden Blick Bestand behalt. ,Selbst im Spiegel”
im natUrlichen Ambiente wird wie seine Stillleben zur
Metapher gegen Vergdnglichkeit, die Kurzlebigkeit der
Mediengesellschaft.6

Die Diskussionsabende wahrend eines Pleinairs auf
Helgoland fihrten die ,Norddeutschen®, angeregt von
Erhard Gottlicher (*|946), zu einem Akt-Symposium
,Leibeslied”. — Géttlicher erlangte schnell Uberregionale
offentliche Anerkennung. Ein Meister der scharfziin-
gigen Gesellschafts- und Zeitkritik, oft provokant bis zum
Ausstellungsverbot und blasphemisch im Umgang mit
christlichen Themen. Ob in lllustrationen fir das Magazin
,Stern” oder in seinen satirischen Politikerportréts, er
enttarnte die politische Klasse wie den blrgerlichen
Wohlstandshabitus. So konsequent stand er auch bei je-
dem Wetter zwischen den Schiffsrimpfen im Hamburger
Hafen im Pleinair Juni 2007. Auch die Blatter vom Akt-
Symposium lassen nichts vom energetischen Zeichenstil



vermissen, ein Lied auf das Leben mit sparsam und pro-
vokant gesetzten Farben und prézisen Linienfihrungen,
ein Meister der Suche nach der Bildperspektive, die
den Betrachter nicht mehr loslasst und jene sinnliche
Spannung erzeugt, die das Leben dem Leben gibt.

Sigurd Kuschnerus (¥1933) blickt aus dem
Brandenburgischen auf seine (West-)Berliner Zeit zuriick.
Faszinierend die Genauigkeit, die Liebe fir das gehegte
Detail. Erinnerungen an die Vedutenmalerei Canalettos
werden wach, aber seine heutigen Entdeckungsreisen
zeigen auch die Néhe zu Alexander Dunckers Stich- und
Beschreibungswerk der Markischen Herrenhduser. Ist
es im Alter eine Bild gewordene Erinnerungskultur mar-
kischer Landschaft, so schlug in jungen Jahren das po-
chende Herz des wachen Demokraten. Der Beitrag zum
Preisausschreiben des Kunstmagazins ,art” ist Allegorie
und Gleichnis auf die Bundesrepublik. Mit Heine-Zitat und
Verszeile des Deutschlandliedes ist das programmatische
Gesellschaftsbild hinreichend umschrieben. Es steht nicht
allein im Werk, sondern im Kontext seiner Portratbilder
Westberlins, die nach der Mauerdéffnung eine Fortsetzung
in Ostmotiven fanden. Sein Selbstbildnis in sechsfacher
Existenz im Bilde hat Furore gemacht. Bemerkenswert
und konsequent, wie er jede Metaphorik von sich weist,
der Naturwissenschaftler im bildenden Kinstler.

In Uberwirklicher Gleichzeitigkeit von Nahe und Ferne,
in detailreicher Beschreibung von Hausern und Hoéfen
bis zu Bordsteinlandschaften reicht die Motivwahl, die
Kuschnerus auf andere Art auf den Spuren von Otto
Nagel als Maler des Altberliner Milieus zeigt. Ein neuer
Entdecker des Charmes der Verginglichkeit in der
Grof3stadt, der prosaische Stil Berliner Malerei lebt auch
an der Schwelle des 21. Jahrhunderts weiter. Die Nahe
zur ,Schule der Neuen Prachtigkeit” ist nicht zu leugnen.

Deren Pulsschlag wurde lange von Matthias Koeppel
(*1937) mitbestimmt. Unbestritten sind seine Werke
,Echolote der Zeit“7, ein Auge der Bundeshauptstadt.
Gleich seinen Kinstlerkollegen weist er jede politische
Bekennerschaft von sich und schreibt doch das poli-
tische Buch der Wendetage, geht auf Erkundungstour in
das Umland und entdeckt tber Feldwegen und hinter
Straf3enfassaden die Ruinen verlorener Ideale der Ost-
Republik. Die De-Konstruktion in der City-Ost wird zur
Erinnerung an die Geschlechtertirme des Mittelalters,
das monolithe Treppenhaus als Schattenwurf der jlinge-
ren deutschen Geschichte. Zugleich ist er der nimmer-
mUde Romantiker tiefliegender Horizonte und bewélk-
ter abendroter Himmel, Sinnzeichen von Schénheit des
Lebensraums der Gesellschaft und ihrer Gefahrdung.
Eberhard Roters nannte ihn einen Maler der Einheit von
Wirklichkeit und Wahrheit. Dazu gehdrten die ironischen
Brechungen eines allzeit wachen zeitgeschichtlichen

Gewissens. Koeppel gibt sich im Licht der Romantik kei-
ner Tauschung oder gar lllusion hin. Die Sequenzen sei-
nes deutschen Films haben die braune Spur nicht getilgt.
Im Bereich des Gesellschafts- wie des Historienbildes ist
die Abendgesellschaftim Berliner Kulturleben angesiedelt.
Realitat trifft auf theatralische Inszenierung. Nicht vorder-
grindig, sondern als Denkort und Generationenwechsel,
wirklich, ein ,Prachtigkeits-Kinstler®.

Die Frage nach dem Bild vom Menschen in unserer Zeit
stellt sich die Kasseler Malerin Christine Reinckens
(*1962)in Einzel- und Gruppendarstellungen. Im Bildfries
Mariationen des Wartens® gelingen Verhaltensstudien
des Mit- und Nebeneinanders in Unmittelbarkeit und
Frische. Die Bildauswahl der Ausstellung stellt Modelle
dreier Generationen vor, die in den Blautdnen eines ana-
Ivtischen prazisen Stils im Augenblick oder im Angesicht
eines Lebenswandels portratiert sind. Ist esim Jugendalter
das Verhdltnis von EinschlieBung und Ausbruch (so
Harald Kimpel),8 dann in der Reife Selbstbehauptung und
Kompromiss gegenliber dem Alter im Abwégen zwischen
Last des Lebens und Blick in ferne Welten. Hintergrund
der Kompositionsanlagen ist neben dem Gespur fur das
Charakteristische und die Vielfalt im Typischen eine bi-
ografische Kenntnis, die den personlichen Zugang zum
Modell bestimmt. Reinckens steigert ihre Farbsprache
expressiv und vermeidet Naturalismen, darin im besten
Sinne eine Bluth-Schilerin.

ZuUnrecht steht das zeichnerische Werk der lllustratorin,
Lyrikerin und Essayistin Ursula Mattheuer-Neustadt
(*1926) im Schatten ihres Mannes Wolfgang Mattheuer.
Die Bildmetaphorik des Gatten entstand nicht ohne
Finflussnahme der Kiinstlerin. Uber ihn schrieb sie den
zweiteiligen Essay ,Bilder als Botschaft — Die Botschaft
der Bilder® (1997) und legte damit auch ein personliches
Bekenntnis zur figurativen Kunst und Metaphorik ab.
Mattheuer-Neustddt Uberschreitet tradierte Grenzen
der Begrifflichkeit: von der Prosa zur Lyrik, wie ihre

1 Aufbruch Realismus. Die neue Wirklichkeit im Bild nach “ 68, Bielefeld-
Berlin 2012, S. 28.
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6 Klaus FuBmann: Zwischen Himmel, Erde und Wasser. Retrospektive der
Jahre 1966-2013. Katalog Osthaus Museum Hagen 2013, S. 130.

7 Barbara Straka in Matthias Koeppel: ,,Berlin ist immer im Werden ...
Malerei wird Zeitgeschichte. Werke aus drei Jahrzehnten. Berlin 2002, S. 8.

8 Christine Reinckens: Von Menschen und Dingen, Fuldatal 2012, S. 4-9.



Zeichnungen malerische Uberginge enthalten. Sehnsucht
nach Harmonie ist Antwort auf eine enttduschende
Wirklichkeit, der Riss geht mitten durch den menschlichen
Geist, ist getragen von bibliophilen Lasten. Die immense
Belesenheit bewirkt aus der eigenen schriftstellerischen
Begabung neue Bildmetaphern. Ein Hohepunkt des
Schaffens sind die allegorischen Dichterportréts und das
ausgestellte Kinstlerbildnis des Gatten mit Werkzitaten.
Mattheuer-Neustadts bildkUnstlerisches Werk erreicht
ein hohes Maf3 an poetischer Vollkommenheit und psy-
chologischer Analyse, eine Kunstauffassung in der reichen
Tradition der Leipziger Zeichenlehre.

Im Sprung einer Generation ist Norbert Wagenbrett
(*1954) einer der fihrenden Leipziger Bildnismaler. In
Auseinandersetzung mit dem Werk von Otto Dix und
Christian Schad werden die Stilmittel des Verismus und
der Neuen Sachlichkeit fur die eigene Stilbildung frucht-
bar. Die Uberscharfe Charakterisierung der Portratierten
bewirkt eine Demaskierung. Doch Wagenbrett ma-
Bigt die Koérperausformungen und vermeidet damit
die sezierende Schdrfe der Kunstbewegung der 20er
Jahre des vergangenen Jahrhunderts. Immer geht das
Bestreben dahin, die Nahe des persdnlichen Bildes
mit typischen und allgemeinglltigen Wesenszligen zu
vereinigen. Daraus entwickelt sich die Suggestivkraft
der Einzel- und Paarkompositionen. Wagenbrett ar-
beitet an einer ,Galerie von Zeitgenossen®, die weit
Uber die personliche Erfahrung hinaus ein komplexes
Bild seiner Zeit bieten soll. Besondere Suggestivkraft
Uben Blick und Gestik aus, die besondere Haltung der
Hande und perspektivische Verklrzungen, die unge-
wohnliche Nahe erzeugen. Die Mittel der Stilisierung
erlauben kein Gefuhl der Vertrautheit, man gelangt auf
die Spur einer Selbstinszenierung und folgt dem Maler in
seiner Betroffenheit, dass die menschliche Erscheinung
Instrumentarien der Verschleierung besitzt. Wagenbrett
selbst spricht von der ,Unendlichkeit in der Wirklichkeit",
mithin vom offenen System menschlicher Veranlagungen,
das immer auch Verdnderung einschlief3t.

Dass Typisches in scharfster Prézision erreichbar ist
und im Arrangement das Phantastische im sozialen
Horizont einschliefen kann, beweist der Erlanger
Michael Engelhardt (*1952). Es geschieht in seiner
Malerei, was sich eigentlich ausschliel3en sollte. Magische
und trdumerische Stimmungen spiegeln sich in harter
Gegenstandlichkeit, Ausflige ins Mystische nicht ausge-
schlossen. Mehrere Lichtquellen und perspektivische
Standpunkte wirken zusammen und entriicken Portrat
und Bildelemente der Realitdt, aber ihre dingliche
Prasenz wird verstarkt. Das Instrumentarium fur diese
Arbeitsweise verdankt der malerisch schon ausgereifte
Engelhardt seinem Studienjahr an der Wiener Akademie

im Umfeld der Haupter des phantastischen Realismus
und im Besonderen dem Assistentenjahr bei Rudolf
Hausner. Von daher kommt die besondere Aura des
Wissenschaftsportrats und der artifiziellen Stillleben. Eine
besondere Rolle spielt das Kannenmotiv als Metapher
des Alltags und der Verginglichkeit, aber auch als
Gleichnis auf Mutterlichkeit und Heimat. '° Studienreisen
in die Sahelzone, die Begegnung mit dem indischen
Subkontinent &ffnen und erweitern die Motivwahl, die
Zusammenschau signalisiert die ganz real erfahrene
kulturelle und soziale Verunsicherung. Sie wird zum
Ausgangspunkt neuer Kompositionen, die das kompli-
zierte Verhéltnis kiinstlerischer Innenwelt und Aul3enwelt
deuten. In die grof3stidtische Abendstimmung dringen
gesellschaftlich relevante dkologische Themen ein, die
sorgfdltig inszenierte Gegenstandswelt entpuppt sich als
ZivilisationsmUll. Der Bildkosmos des Michael Engelhardt
zeigt mit der Allgegenwart verschiedener Kulturen auch
den Verlust der raumlichen Distanz. Die gekonnten
Kompositionen offenbaren weltweite Angleichung und
legen zugleich die kulturellen Unterschiede bloB.™

In der kleinen Welt das Grof3e zu sehen, den Begriff der
Schénheit im Mafstab des Alltdglichen wiederzufinden,
dieser Aufgabe stellt sich Bernd Kriierke (*1944). Es ist
eine Suche nach dem zeitlosen Ausdruck der Harmonie
im Menschenbild und in der Landschaft. In bewusster
Nahe zum franzdsischen Impressionismus, besonders zu
Edgar Degas, entsteht ein Leitbild des ewig wadhrenden
Lebensfrihlings in Stil und Figuration. In Anlehnung an die
Madchenstandbilder auf der Akropolis zu Athen entsteht
sein Madchenbildnis “Kore", das auf ein Bruststlck redu-
ziert sein Bild der Heiterkeit und Grazie verkdrpert, sein
korperliches Sinnbild der NatUrlichkeit. Vergessen wir
nicht, dass der Impressionismus ein auf modernen natur-
wissenschaftlichen Erkenntnissen von der Atomstruktur
der stofflichen Welt aufbauender Kunststil ist und mit
einer idealen Sicht auf die Welt verbunden blieb. So
vermag Krlerke auch den klassischen Schénheitsbegriff
des Weimarer Dichterkreises problemlos in eine heitere
Alltagswelt zu Uberfihren. Die Ausstellungswerke ge-
ben Einblick in einen Arbeitsschwerpunkt Ballettschule
und Zirkuswelt. Eine zweite Bildwelt entsteht im Pariser
Umland, der Wiege des Impressionismus. Die bran-
denburgische Landschaft, in jingerer Zeit die wen-
dische Lausitz, liefern Motive einer idealen und heiteren
Weltschau.

9 Franz Roh formulierte 1925 ddfiir den Begriff ,,magischer Realismus* als
eine besondere Erscheinung der gegenstdndlichen Welt in der Kunst. Siehe
dazu auch den Ausstellungskatalog Aufbruch Realismus ..., a. a. O., S. 35f.

10 Michael Engelhardt: Poiesis. Katalog, Erlangen 2012, S. 155.

11 Ebenda der Aufsatz von Harald Seubert ,,Kosmo-Polis. Philosophische
Erwdgungen®, S. 201-212.



Er nannte sich ,Bildermacher”, der verstanden werden
will, Wolfgang Mattheuer (1927-2004), und gehorte
zu den Hauptern der Leipziger Kunstentwicklung. Ein
bekennender ostdeutscher Realist von Weltrang. Seine
Landschaftspanoramen kiinden von der fortwirkenden
Tradition der deutschen Romantik wie seine figurative
Kunst das Vorbild der Neuen Sachlichkeit nicht ver-
schweigt. Vielleicht der Maler der DDR-Befindlichkeiten
schlechthin, ein gewaltiger Erzadhler aus moralischem
Anliegen. Er Uberschritt die Grenzen der Harmlosigkeit
und erreichte, was Kunst selten vergdnnt ist: er nahm
auf Menschen und Gesellschaft des Ostens Einfluss, ei-
ner der bildgewaltigen Wender der Gesellschaft, ohne
durch die Wende* ins Idyll zu verfallen.

Mag der Sisyphos-Zyklus in der internationalen
Wahrnehmung Sinnbild der geistigen Kadmpfe des 20.
Jahrhunderts sein, in der ostdeutschen Kunst ist es die
Géttin der burgerlichen Freiheiten nach Delacroix, die
Uber der geliebten mitteldeutschen Landschaft aufsteigt
und seinen Platz in der ostdeutschen Kunstentwicklung
bestimmt. Ersezierte die spieBige Laubenpiepermentalitat
durch alle Gesellschaftsschichten und traf den Nerv
der ostdeutschen Gesellschaft. Sein Lebenswerk, eine
Bilderbibel im Geiste des Sebastian Brant, Spiegel fur ,die
da oben* und die ,kleinen Leute®. Auch seine Botschaft
an die Nachgeborenen wirkt fort, die wechselnden
Schicksale des lkarus. Neben dieser Gruppe problem-
geladener Bilder entstanden Bilder der Entspannung.
Die Motive der inneren Erholung fand Mattheuer in der
vogtlandischen Heimat, ohne bei aller Heiterkeit die
Fragilitdt der Landschaftsschau auBBer Acht zu lassen. Zu
einer Ausstellungserdéffnung im sdchsischen Mylau be-
kannte er: ,Die ganze Welt als Heimat schafft sich keiner.
Aber wer die Heimat als ein Stlick Welt begreift, kann
ein WeltbUrger sein.“12

In der Stille und weiten Erhabenheit der Landschaften
greifen der Leipziger Mattheuer und der Berliner Hans-
Joachim Billib (1954-2013) auf die gleichen roman-
tischen Gestaltungsprinzipien zuriick. Billib verleiht sei-
nen Landschaften eine Stille mit Ewigkeitscharakter und
die Motive aus der Landschaft oder der Grof3stadt Berlin
sind Werke von denkmalhafter Schénheit. Vor der zeit-
gendssischen Kunstszene bekannte sich der FuBBmann-
Schuiler als Traditionalist und galt der Offentlichkeit als
kinstlerischer ,Realo”. Im Kreis der Norddeutschen
Realisten entstanden Meereslandschaften, doch im
Unterschied zu den Kompositionen des Romantikers
Friedrich, die als Staffelmalereien im Atelier entstanden,
komponiert Billib ,alla prima“ direkt nach der in der Natur
gefundenen Bildidee. Damit folgen seine Bilder niemals
der Routine, sondern der Bildaufbau ist vor jedem Motiv
neu zu entdecken. Dabei n3hert er sich der roman-
tischen Vorstellung vom ,Erdenleben® an, nimmt die

Atmosphare des Naturraumes und der 6rtlichen Details
in sich auf, um einen gewahlten Landschaftsausschnitt als
eigenen intakten Organismus zu gestalten. Seine Motive
Berliner Brandfassaden und Abrissbauten sind inzwischen
Dokumente baugeschichtlicher Vergangenheit Berlins,
wie das Beispiel der Ausstellung belegt. Es ist zugleich
ein Hohepunkt seines frih beendeten kinstlerischen
Strebens nach der reinen Landschaft als Stillleben, in der
er die majestitische Groél3e der Welt wiedererkannte.

Als Vertreter der ,Neuen Landschaft® machte sich
Peter Berndt (¥1937) in der Stadtinsel Berlin einen
Namen. Die Perspektive des Autofahrers und die von
der Mobilitdt beeinflusste Umwelt fihrte er zu streng
konstruierten Kompositionen zusammen, in denen
Verkehrsleitsysteme eine wichtige Rolle spielten. Inkonse-
quenter Weiterentwicklung des Bewegungsprinzips wur-
den seine StraB3enlandschaften Momentaufnahmen einer
flockigen und verschwimmenden Naturwahrnehmung.
Auf die Stilentwicklung wirkte die Wiedervereinigung
befreiend. Die Ausstellung ,Markische Landschaft” kons-
tatiert die Befreiung von selbstgeschaffenen kinstleri-
schen Zvv'a'mgen.13 Berndt verfolgt zwar weiterhin eine
Malerei, die sich ,stindig auf den Weg begibt®, doch
das Ziel sind die Bauerngérten, Alleen und der Reiz der
Havellandschaft abseits der Touristenziele. Es ist eine ide-
ologieferne einfache Szenerie, die den Landschaftsmaler
und Zeichner fesselt. Ein moderner Romantiker, der
Beschaulichkeit mit expressiver Bewegung zu verbin-
den versteht. Das besondere seiner Malweise ist die
Vorbereitung, die nie im Pleinair erfolgt. Die Landschaft
wird vielfach er-fahren und in Skizzen und Studien aus
der Erinnerung reproduziert, eine trainierte kUnst-
lerische Gedachtnisleistung, im weiteren Sinne eine
Gedankenmalerei. Darin liegt die erstaunliche Beseeltheit
der Bilder trotz des Bewegungsmoments begriindet.
Immer nimmt die Stimmungslage der Wahrnehmung auf
die Farbpalette Einfluss, wird die Natur menschlich be-
seelt. Das Beispiel in der Ausstellung zeigt die jingsten
Tendenzen, die die frihere Dynamik des Fahrens in die
Erscheinung der Baumkronen Ubersetzt.

12 Abend, Hiigel, Wiilder, Liebe. Der andere Mattheuer. Mit Beitrdgen
von Josef Haslinger, Eduard Beaucamp, Anja Hertel, Jenns Howoldt, Almut
Schmidt und Dietulf Sander. Bielefeld-Leipzig 2007, S. 8, 48.

13 PETER BERNDT. , Mdrkische Landschaft*, Malerei und Grdfik, Berlin
1993.

14 Siehe dazu Petra Lange im Katalog Peter Berndt: Wege iibers Land,
Katalog Pulsnitz-Gorlitz-Berlin 2007.



Der Kasseler Maler Ralf Scherfose (*1962) erhebt
das realistische Gestaltungsprinzip in seiner Figuren- und
Landschaftsmalerei zum Programm. Auf der Suche nach
dem Typischen arbeitet er am gleichen Modell unter-
schiedliche Aufgabenstellungen ab. Kennzeichnend sind
ein ausgewogener perspektivischer Blick und sparsame
Bildgriinde, die die Sichtdes Malersaufden Bildgegenstand
erhellen. Die Faszination des Lebens, selbstbewusste
Ruhe Ubertragen sich distanzlos auf den Betrachter.
Spurbar wird in vielen Motiven des naturnahen, teils
landlichen Raums die Sehnsucht nach einer urspriing-
lichen, intakten Lebenswelt. Die Stillleben Scherfoses sind
ohne das Werk des grof3en franzdsischen Realisten Jean
Siméon Chardin (1699-1779) nicht denkbar. Wie fur das
geschatzte Vorbild gilt fir Scherfose die handwerkliche
Qualitat als oberster Maf3stab. Ausgewogene Grof3en-
und Formverhiltnisse, der farbliche Zusammenklang
und nicht selten der Kontrast alltdglicher irdener Formen
zum Stiimobel schaffen einen besonderen Reiz. Hier ist
eine grundsatzliche Feststellung zur realistischen Malerei
einzufigen. ,Man sieht formlich, wie ihr die ganze
Kinstlichkeit dieses Jahrhunderts zuwider ist und sie mit
ihrem ganzen Blendwerk nichts zu tun haben will <12

Naturpanoramen und Stadtlandschaften sind auch die
Themen des Berliner FuBmann-Schilers Christopher
Lehmpfuhl (¥1972). Seine Zyklen ,Berlin. Plein Air.
Malerei von 1995-2010" und ,Die Neue Mitte” (2010)
umfassen allein Uber 400 Bilder. Mehrfach ist bisher auch
Uber die korperliche Herausforderung an konsequente
Pleinair-Maler gesprochen worden, doch Lehmpfuhl
treibt den sinnlichen Umgang mit Witterung und Farbe
ins Artistische einer ganzkdérperlichen Leidenschaft.
Seine Bilder gewinnen durch den Auftrag der pastosen
Farbmasse mit der Hand einen skulpturalen Charakter.
Dabei entsteht eine umgekehrte Seherfahrung, in der die
Nahsicht allein den abstrakten, reliefartigen Farbauftrag
in Bewegungen und Richtungen erlebt. Erst aus der
Distanz schlief3en sich die Farbbewegungen zusammen
zu Motiven und Panoramen. Fir den schwungvollen
Farbauftrag erinnert Lehmpfuhl an den Wahlberliner
Lovis Corinth, fir die angenommene Witterungsheraus-
forderung an den Regenmaler Lesser Ury.16 Lehmpfuhl
will seine Berlinbilder als Zusammenwachsen von
Ost und West verstanden wissen, so wie er einen
Zyklus Deutschlandbilder ohne jeden Hintergedanken
,Blihende Landschaften” nannte. Er interpretiert die
Wunden der Grof3baustellen im Hinblick auf das kinftige
neue Stadtbild in atmosphérischer Harmonie, ohne histo-
rische Brliche zu verleugnen. Er strebt nach Verstetigung
des flichtigen Augenblicks der Stadtlandschaft, weil3
sich eins mit der Zeit, nimmt das Tempo auf und ge-
staltet Stadtpanoramen mit weiten Horizonten. Ein
Konvolut von 400 Bildern erlaubt die Feststellung, dass
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,Zeitgeistbilder” entstehen, die ihre Leuchtkraft aus dem
nicht versiegenden Optimismus des Malers schopfen.

Den kinstlerischen Grundkonflikt zwischen Abstraktion
und Figuration gestaltet Charlotte Herzog von Berg
(*1936) in ihrem Lebenswerk. Sie bekennt selbst, in ih-
ren friihen Werken allein der Abstraktion gefolgt zu sein.
Studienreisen lieBen den kiinstlerischen Konflikt zwischen
nonfigurativer Form und gewUnschter Bildbotschaft auf-
brechen. Der Stilbildungsprozess fihrte zur dekorativen
Form einer betonten Mitte, die oft als flaches Relief
oder scherenschnittartig entmaterialisiert erscheint. Im
Prozess der Bildfindung ist die Randzone friesartig anein-
ander gereihten Miniaturen vorbehalten. In ihnen ent-
faltet sich ein exotischer Bildungsspiegel kleinteilig und
formenreich. Der Formenvorrat scheint unerschopflich
und von den unterschiedlichen Reiseerfahrungen aufge-
laden. Mythische Fabelwesen, Symbole, Strukturen und
Ornamente verschiedener kultureller Erlebnisbereiche
werden in die Komposition integriert. Dabei steht nicht
das Ziel im Vordergrund, topografische Realititen zu er-
fassen. Aufschlussreich ist das Bekenntnis der Malerin,
dass das Malen fir sie einem tinzerischen Ritual ver-
gleichbar ist. Damit sind die Erlebnisse, Assoziationen
und Emotionen, die in die Bildfindung ihrer Gemélde
einflieen, Ausdruck des freien Spiels ihrer kiinstlerischen
Imagination.

Die Grand Dame der Berliner realistischen Kunst
und Pechstein-Schilerin  Rita Preuss (¥1924) ist
das Bindeglied zu den Avantgarden der 20er Jahre.
lhr  CEuvre ist ein eigenes Kapitel der Berliner
KUlnstlerinnengeschichte, sie selbst Uber Jahrzehnte eine
treibende Kraft in verschiedenen Kinstlervereinigungen,
erwdhnt sei nur der Verein der Berliner Kinstlerinnen
1867 e. V“. In Westdeutschland und West-Berlin kin-
den Mosaiken im &ffentlichen Raum von Ingenium und
Gestaltungskraft der rastlosen Gestalterin bis in unsere
Tage. lhre kinstlerische Botschaft sind die ,Dinge des
Lebens* selbst, ein lapidares Bekenntnis. Ein unsenti-
mentaler Stil strenger Gegenstandlichkeit weist sie als
Vertreterin der Berliner Genremalerei aus. In ihrem gra-
fischen Werk beweist sie scharfe Beobachtungsgabe der
unterschiedlichen Milieus im Berliner GrofBstadtleben.
Mit sozialem Gesplr entstehen Typenportrdts von
Randexistenzen der Grof3stadtgesellschaft. Seit den 90er
Jahren reift das malerische Werk zur monumentalen
Auffassung vom Menschen in der Nachfolge von Hans

15 Pierre Rosenberg zitiert Julien Green in: Chardin. Katalog Koin 2000, S.
27.

16 Die Initialziindung geht im Duktus und dem Prinzip der reduzierten
Farbpalette von Lovis Corinths (1858-1925) Gemadlde ,Die SchloBfreiheit
in Berlin“ (1923) aus. Siehe Christopher Lehmpfuhl: Berlin Plein Air Malerei
1995-2010. Berlin 201 I, Essay von Melanie Klier, S. 13.



Baluschek und Otto Nagel. Die persénliche Lebenssphare
entwickelt sich zum eigenstandigen Motivzyklus mit
Elementen des hauslichen Interieurs, mit Bildern von ih-
rem moribunden Lebensgefahrten Bruno Wellmann und
Bildnissen einer lakonischen Selbstbefragung, die ethische
Grundfragen von sozialer Verpflichtung und Anspruch
auf Selbstverwirklichung thematisieren. Mit einem an das
Wunderbare grenzenden Vitalismus zeugen die jlings-
ten Werke der temperamentvollen Kinstlerin von der
Suche nach Sinnbildern und Reflexionen Uber das jingste
Kapitel deutscher Geschichte. Motive aus der Berliner
City-Ost lassen in grauen Valeurs ihr waches Gespur fur
mentale und soziale Spannungen aus den Brichen der
vormals zweigeteilten Stadt aufscheinen. Zugleich sind
die feinen Abstufungen eine Suche nach Harmonie, nach
Ausgleich der politischen Zeitverschiebung in der Stadt
wie im Land.

Der figirlichen Bildhauerei der zweiten Halfte des 20.
Jahrhunderts gehort sein Werk mit internationalem Rang
an. Lange wurde diese Tradition unterschatzt, gar ab-
gelehnt, da sie als politisch instrumentalisiert und mithin
unfrei galt.

Gerade das Werk von Wieland Forster (*1930) er-
wies sich gegenlUber ideologischer Vereinnahmung als
resistent. Im Mittelpunkt der Formfindungen stehen
die menschliche Figur, die Achtung vor dem Einzelnen
und die Hingabe an das Weibliche. Er entdeckt fur sich
das ,Uroval®, aus dem der Korpus des Mitempfindens,
auch des Mitleidens geformt werden kann. Mit der
,Grof3en Badenden® und der ,Grof3en Neeberger
Figur® schreibt sich Forster als Hymniker einer bei-
nahe mystischen Leibeslandschaft in die Geschichte
der deutschen Plastik ein. Er geht den deutschen
Schicksalsweg auf dem steinigen ostdeutschen Pfad
zwischen Schaffenserfolgen und Missbilligung. Mit der
,Nike’'89“ die 1999 andersymboltrachtigen Glienicker
Bricke aufgestellt wurde, erhdlt die Bedeutung des
Torsos in seinem Lebenswerk eine politische Qualitat.
In der Allegorie vereinigen sich Portrdt des Leibes
und Opferweg zu einem Sinnbild, in dem individu-
eller Freiheitsanspruch letztendlich triumphier’t.17
Die Ausstellung zeigt zwei intime, sehr personliche
Leihgaben Forsters. Die mythologische Figur bestimmt
das ambivalente Verhiltnis der Geschlechter zueinan-
der. Der begllickende Reiz des Weiblichen und die
damit einhergehende Verunsicherung. Die grafische
Arbeitist autobiografische Spurensuche und erinnert an
die durchlebte gesellschaftliche Tristesse Mitte der 70er
Jahre, als Sandsteintirme und -wénde der Sachsischen
Schweiz Zuflucht im Selbstkldarungsprozess boten.'®
Forsters Lebenswerk bleibt vor dem Hintergrund der
ostdeutschen Kunstentwicklung ein Solitar im fortge-
setzten Diskurs mit der europdischen Moderne.

Uber ein Vierteljahrhundert lehrt Hartmut Friedrich
(*1935) an der Hochschule der Kinste in Berlin-
Charlottenburg, ein  Kinstler in dem Bestreben,
Traditionslinien der europdischen Kunst mit Tendenzen
der Abstraktion zu vereinen. Einen besonderen Rang
nimmt das Non-finito in seinem Schaffen ein, provoziert
doch die Verbindung exakt ausgearbeiteter Bildpartien mit
skizzenhaften und leeren Bildteilen den Betrachter zur
eigenstandigen Fortschreibung des Bildthemas. Die aus-
gestellten Werke bericksichtigen zwei Themenkreise im
Schaffen des Berliner Realisten. Im Bestreben, allgemein-
giltige Antworten auf das menschliche Beziehungsgefiige
zu finden, wird der antike Mythenschatz zur bewahrten
Form des Gleichnisses. Als kritischer Beobachter der
bundesdeutschen Alltagsgesellschaft wird er zum Kritiker
der Zeitidole, der verabsolutierten Konsumideale, der
Selbstentfremdung des Menschen. Der selbst konsta-
tierten Ohnmacht der Kunst im gesellschaftlichen Leben
widerspricht die offene Form der Bildanlage. Vermag der
Betrachter doch aktiv an der Komposition mitzuarbeiten,
Varianten einer kiinftigen Fortschreibung anzulegen.

Das Experiment mit neuen Formstoffen, vorzugsweise
mit Polyester, fihrte Christa Biederbick (*1940)
von der malerischen Orientierung zur Plastik, ohne
ihre malerischen Ambitionen ganz aufzugeben. lhrer
Uberzeugung, dass die Wirklichkeitserfahrung allein die
dinne Oberflache spiegelt, kam der Kunststoff entgegen.
Einfirbung und mégliche Bemalung ermdglichten foto-
realistische Effekte auf dem synthetischen Material, die
ideale Moglichkeit, ,die duf3erste Oberfliche der Dinge
und Menschen® fern ideologischer Deformation darzu-
stellen. Gisela Breitling spricht vom ,anderen Blick” der
Bildhauerin und Plastikerin, die mit zwei herausragenden
Leihgaben vertreten ist. Die Madchenplastik erinnert an
sakrale Unberlhrbarkeit, an die humane Vollkommenheit
des jungen Menschen.?® Die Gruppenplastik reflektiert
das Rollenspiel, die Normative, denen der Mensch, be-
sonders die Frau in der modernen Industriegesellschaft
unterworfen ist. Der ,Tanz der Puppen” erscheint doch
als gezielte Demontage einer perfektionierten Kommu-
nikationsgesellschaft. Das umfassende Werk Biederbicks
verrdt das Gesplr fur den sprihenden Aktivismus

17 Vgl. Birk Ohnesorge: Ein anderer Zeitgeist. Positionen figiirlicher Bild-
hauerei nach 1950. Berlin 2005, S. 75, auch Anm. 22 ebenda.

18 Heiner Protzmann spricht vom Labyrinth symbolistischer Leere und von
kosmisch 6der Schonheit. In: Wieland Forster: Plastik, Zeichnung. Katalog
1998 Dresden, Halle, Ellernfeld, S. 6.

19 Michael Nungesser: Bildhauerei und Realismus. Das Menschenbild im
Werk von Christa Biederbick. In: Christa Biederbick. Bildhauerisches Werk
1969-2009. Katalog zur Ausstellungsbeteiligung Rock my Religion. DA2.
Domus Artium 2002, Salamanca. Salamanca 2009, S. 232.

20 Siehe Gisela Breitling: Die Schwere und die Leichtigkeit der Korper. Uber
Christa Biederbick-Tewes. Galerie Rose, Hamburg 1989.



jugendlicherIndividueninexaltierten Selbstprasentationen
wie den treffenden Blick auf Szenen des Alltagslebens in
ritualisierten Formen zwischen Leben und Tod.

Auf dem Weg zur eigenstandigen plastischen Formen-
sprache erscheint der Hopfner-Schiler Holger Lassen
(*1965) ein friih vollendeter, gilt er doch bereits heute als
Jnheuer Klassiker”. Seine Plastiken vereinen elementare
Kérperhaltungen von zeitloser Gultigkeit mit ausponde-
rierten Volumina. Ein statuarisch begriindetes humanes
Menschenbild harmonischer Korpersprache. Der hand-
werkliche Aufbau aus der Masse ist bis zur Oberflache
durchgestaltet. Oberstes Gesetz ist die Wahrheit in
Material und Form, die vollrunde nackte Figur, die auf
die Wirkung im offentlichen Raum hin konzipiert ist.
Lassen setzt Maf3stabe, findet Beziehungen zum Raum,
die seine Plastiken reden lassen. Haltungen werden als
Lebensmaximen lesbar und erlebbar, ein Werk in der
Kontinuitdt der figurativen Plastik des 20. Jahrhunderts.

Der Wahl-Hallenser und langjdhrige Lehrer auf der
Burg Giebichenstein Willi Sitte (1921-2013) hinter-
lasst ein (Euvre von europdischem Zuschnitt. Wenige
Kinstler werden Uber ihr malerisches und grafisches
Lebenswerk hinaus so zum Kristallisationspunkt kul-
turpolitischer  Einflussnahme. Fir zwei ostdeutsche
Kinstlergenerationen setzte er Mal3stdbe und offnete
auch Wege, die er selbst nur bedingt beschritt. Ohne
Zweifel ein politischer Kinstler, dem die Koordinaten
seiner Ideale im Gang der deutschen Geschichte ent-
zogen wurden. Als Sohn der europiischen Moderne
brach er auf zu einem sozialistischen Utopia und suchte
fortwédhrend Selbstvergewisserung bei den Grof3en
der europdischen Malkultur, im Besonderen bei Pablo
Picasso. Mit zwei Spatwerken gewdhrt er altersweisen
Lebensblick und zieht unbeugsam gegen sich selbst ge-
sellschaftliche Bilanz. Das Spiel mit biblischen Metaphern
in einer sakularen Welt war ihm so selbstverstandlich wie
der Griff zur ideologischen Uberhdhung. Kompromisslos
lauter auch sein Bekenntnis am Lebensabend. Der Blick
nach Arkadien feiert ein traditionsreiches Motiv euro-
paischer Malerei mit visiondrem Blick nach vorn. Ein
zweites Lebensvermachtnis ist in Bild und Kinstlerleben
das programmatische Bekenntnis zu Gustave Courbet,
gleich ihm wird er zum ungewollten Stellvertreter einer
gescheiterten Gesellschaftsutopie. Zur Disposition steht
eine deutsche Intellektuellengeneration, die zweimal
verlor und der Wiederentdeckung harrt.

Aus seiner Lust zur Versinnbildlichung gesellschaftlicher
Zustande machte er nie einen Hehl.

Winfried Wolk (*1941) durchdringt in Grafik und
Malerei soziale Wirklichkeit mit analytischem Verstand.
Dem Geiste Honoré Daumiers verwandt operiert
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er in seinen Bildwelten unabhdngig, legt schlaglicht-
artig die BloBBen der Macht frei. Auf seiner satirischen
Bilderbiihne gewinnt der Betrachter ironische Distanz,
erhdlt funkelnde Statements zur Lage der Nation. Bestes
Politkabarett als Schaubiihne der Birgertugenden, gei-
Belt Wolk in seinen Bildern die Grundtorheiten des 20.
Jahrhunderts. Er baut die Spur aus, die die sozial enga-
gierte Kunst von Max Beckmann, George Grosz und
Otto Dix gelegt hat und geht in der Deformation sei-
ner Figuren bis zur Komik. Virtuos beherrscht Wolk die
Kunst, der Animation des Betrachters in der Phantastik
seiner expressiven Bildsprache zusitzliche Sinnebenen
zu o&ffnen. Eine Schlisselrolle in seinem Werk spielt der
Mythos vom lkarus, die fortgesetzte Aufforderung, auf
dem Weg der Erkenntnis keinen Anlauf zu scheuen und
kein Scheitern als endgUltig zu betrachten.

Der hintergrindigen Ironie sind auch die Werke von
Christoph Haupt (*1961) verpflichtet. Er darf fur
sich einen Sonderweg des Exotismus in der Gegenwart
in Anspruch nehmen. Seine Stilbildung oszilliert zwi-
schen ernster Hintergrindigkeit und comicartigem
Manierismus. Ein satirisches Anliegen bestreitet der Maler
und betont die Nachteile unserer eurozentristischen
Sicht. Auch seine chinesischen Figurationen sind kinst-
lerische Zeichen des Menschen an sich und wollen nur
als humane Botschaften verstanden werden. Auffallend
bleibt aber (im Vergleich zu Christa Biederbick oder
Nicola Klemz in dieser Ausstellung) die mannliche Sicht
auf Rollenspiele, Beziehungsdefizite und Alltagsblrden
der Frauen. Bewusst spielt Haupt mit dem Widerspruch
zwischen Zeichenstl und Malweise. Verfremdende
Perspektiven zeigen eine unterkihlte, bisweilen iro-
nische Distanz zu den Bildthemen. Haupt nimmt den
Betrachter in eine artifizielle Bilderwelt mit, in der er den
europdischen Exotismus des |8. Jahrhunderts umkehrt.
Er entwirft keine fernen irdischen Paradiese, sondern
pendelt in seinen Themen zwischen Konversation und
Sprachlosigkeit. Beide Pole seiner Betrachtungsweise
werden in der Ausstellung prasentiert. Auch Haupts
Werke sind ein europdischer Blick in ungewdhn-
licher Gewandung auf Fragen der Globalisierung, der
Industriegesellschaft und der Verarmung zwischen-
menschlicher Beziehungen.

Bemerkenswert europdisch prasentiert sich in der
Einheit ferndstlichen Temperaments mit  préziser
Gegenstandlichkeit die Deutsch-Koreanerin Youn-Sook
Koeppel ,SOOKP (*1954). lhre Kompositionen sind
Momentaufnahmen im doppelten Sinn, der autobio-
grafische Augenblick in der Wahlheimat Berlin oder auf
Studienreise in Europa und ihre Auffassung von der bild-
kUnstlerischen Arbeit als angehaltene Zeit. An der Seite
des Kunstlergatten Matthias Koeppel entdeckt sie Berlin



als umtriebige Metropole, ist Partnerin im Pleinair vor
gleichen Motiven. Urspringlicher zeigt sich ihre kinst-
lerische Spontaneitét in asiatischen Tuschzeichnungen ob
von der norddeutschen Seenlandschaft, den Streifzligen
durch das markische Umland oder auf den Spuren
des stadtebaulichen Wandels in der Bundeshauptstadt.
Gerne nimmt SOOKI mediale Sehgewohnheiten, die
Kameraperspektiveinihre Kompositionenauf. Sieerscheint
selbst als Zeugin des authentischen Blicks, die Touristin
oder Reporterin, die das Kunstwerk im Kunstwerk als
mediales Ereignis feiert. Ein Kunstgriff, der den Betrachter
in die Bildszenerie mitnimmt, die Suggestivkraft der
Komposition steigert. Im Thema der Fresken des Luca
Signorelli gewinnt der Kompositionsaufbau noch eine er-
weiterte Qualitat aus der Begegnung von Kunstgeschichte
und Mediengesellschaft. SOOKI reflektiert Uber einen
Zeitsprung. Das eschatologische Thema der Renaissance
wird surreale Gegenwart. Die Kunstlerin selbst verge-
genwartigt den eigenen kulturellen Briickenschlag gerne
mit koreanischen Sinnspriichen in chinesischer Kalligrafie,
die unauffillig Eingang in Landschaftsbilder und Stillleben
finden.

Als ein Hauptvertreter expressiv-realistischer Wandma-
lerei ist im Osten Deutschlands Ronald Paris (*1942)
bekannt. Seine Stillleben waren volkstimlich und dank
Reproduktion vielfach prasent mit inrer satten Farbigkeit.
Seine Kinstlerportrats umgab eine besondere Aura, die
in ihrer schonungslosen Direktheit und schnérkellosen
Ehrlichkeit im Fall Ernst Busch (1972) zum 6&ffentlichen
Skandal wurde. Die konsequente Wahrheitssuche be-
stimmte schon zehn Jahre friher die Stadtlandschaft
,Regenbogen Uber dem Marx-Engels-Platz*, ein Bild der
mentalen Befindlichkeit der Ostdeutschen nach dem
Mauerbau.?" Paris wandte sich u. a. mythologischen
Themenaufder Suche nach sinnstiftenden Gleichnissen zu
den Konflikten und Machtrivalititen in der Welt zu.?2 Die
Ausstellung beschrankt sich auf einen Aspekt im Spatwerk
des expressiven Realisten. Auf Reisen im mediterranen
Raum entdeckt Paris interkulturelle Traditionslinien in der
Volkskultur, dieim Duktus des Malers zu stimmigen Bildern
stdlandischer Mentalittslagen komponiert werden. Die
Faszination reicht vom Totenkult in Spanien bis zum si-
zilianischen Marionettentheater. Parallelen sind zu ent-
decken: Christa Biederbick fotografierte eine italienische
Prozession und gestaltete daraus eine Gruppenplastik.23
Wesentlich bis in die spaten Arbeiten bleibt fir Paris die
figurative und gegenstindliche Bildpraxis, eine konse-
quente Antimoderne.

Uwe Pfeifer (*1947) bildet seinen sozialkritischen
Stil bereits im Leipziger Studium aus. Beheimatet
in Halle-Neustadt, wird die Tristesse der mono-
tonen Wohnquartiere, die Lebensorganisation am

Reif3brett, mangelnde stadtische Kommunikation zum
Generalthema seines Schaffens. Seine Welt in Beton, die
Terrassen, Treppen, Tunnel und Gelander bevolkern vor
surrealen FlieBraumen Harlekinaden, bizarre Gruppen.
Entfremdung und 6kologische Katastrophen werden the-
matisiert, Missstdnde und Zustandsbeschreibungen einer
sozialistischen Gesellschaft ohne Perspektive. Eine neon-
farbene, kinstlich aufbereitete Welt, die in Bildanlage und
Themenstellungen das Vorbild der Neuen Sachlichkeit
und der Romantik verraten. Pfeifer ist Perfektionist,
seine Gemalde und Grafiken sind in Texturen gearbei-
tet, die den Seherfahrungen der multimedialen Grafik
in verbliffender Weise nahe kommen. Nach Reisen in
die Mongolei, den eigenen Erfahrungen mit urwulch-
siger Landschaft und grenzenlosen Naturweiten ent-
stehen Distanzierungen zur eigenen Kultur aus globaler
Verantwortung, die bis in die jUngste Zeit Bestandteil sei-
ner Arbeiten sind. Das Leben zwischen Tagtraum, Eros
und Tod sind aktuelle Arbeitsthemen. Die beiden aus-
gestellten Arbeiten erinnern sowohl an sein Prinzip der
offenen Fragestellungen, die immer auch Hoffnung und
AlternativeinderBildidee mittransportieren. Die Typologie
seiner Figuration beinhaltet gesellschaftliche Grundfragen
nach dem Grad innerer Freiheit des Menschen, seiner
Abhéngigkeit von Gesellschaftsstrukturen. Pfeifer medi-
tiert Uber seine Realititserfahrungen und geht mit dem
ausgestellten Gemalde bis an die Grenzen menschlicher
Erfahrungsmaoglichkeiten, ein utopischer Horizont wird
offenbar. Pfeifer ist ebenso dafir bekannt, in seinen
Portrats die widerspriichliche Individualitit der Personen
treffend zu erfassen.

Das Sinnbild der Flut, des Hochwassers hat Uber
Jahrzehnte fir den Leipziger Grafiker und Maler Ulrich
Hachulla (* 1 943) nichts von seiner Anziehungskraft ein-
gebUft. Erst im vergangenen Jahr gehorte das Thema zu
einer Ausstellung von Arbeiten auf Papier im Coburger
Kunstverein. Als einer der fuhrenden Grafiker Leipzigs
beschéftigte sich Hachulla in verschiedenen Zyklen mit
Stoffen der biblischen und antiken Mythologie in artis-
tischer Vollkommenheit. Gegenwaértig entstehen histo-
rische Portrats von Stars aus Theater, Film und Revue
(Hans Albers, Liz Taylor, Bette Davis u. a.), jingst Bilder
nach deutschen Sagen und gleichnishafte Kompositionen,

21 Eckhart Gillen spricht vom , topografischen Zustand der Bedriickung
nach dem Mauerbau®. Siehe Eckhart Gillen: FEINDLICHE BRUDER? Der
Kalte Krieg und die deutsche Kunst 1945 — 1990, Berlin 2009, S. 190f.

22 Siehe dazu Katalog: Vom Paris-Urteil zum Kassandra-Ruf. Antike Mythen
in der bildenden Kunst der DDR. Im Selbstverlag des Berlin-Brandenburger
Bildungswerkes 2012, S. 22f (Prometheus-Triptychon), 85 (Kassandra), 94
(Odysseus).

23 Christa Biederbick. Bildhauerisches Werk 1969-2009. A. a. O., S. 32f.
Prozession aus || Figuren und 2 Stiicken 1977/79.



die im Jugendmilieu Konfliktpotentiale und Mentalititen
des herrschenden Lebensgefihls beschreiben. Ob in
Figurenkompositionen, Landschaften oder Stillleben, der
Leipziger tendiert zum reinen Symbolbild.

Das Haupt der ,Neuen Leipziger Schule” Neo Rauch
(*1960) ist allein mit einem frihen Werk vertreten, das
noch stark an der Lehrergeneration orientiert ist. Die
Bildbotschaften, die Vereinzelung der Figuren lassen je-
doch erahnen, welches geistige Potential hier im Werden
ist. Inversteckter Weise erscheinen Richtungsbotschaften,
Surreales und kafkaeske Konfusion sind Zeichen einer
theatralisch inszenierten Anschauungskritik. Rauch heute
spielt mit Collagen aus Einzelmotiven, neuen Formen
der simultanen Komposition aus Kulissen der global be-
trachteten Zeitgeschichte. Ein Star des internationalen
Kunstmarktes.

Die Kunstschule auf der Burg Giebichenstein in Halle
ist sowohl ein Ort der klassischen Moderne als auch
ein Ort nie unmodern werdender Klassik. Wolfgang
Dreysse (*1947) lehrte und schuf als Vertreter der
dritten Generation an der Kunstschule. Humane
Grundwerte in ausgewogener Komposition sind auch
seine Gestaltungsrichtlinien. Dazu tritt die Arbeit mit dem
Kunststoff Polyester. Von Anbeginn verzichtet Dreysse auf
Pathos und Heroismus und sucht fir seine Skulpturen und
Plastiken im o&ffentlichen Raum nach Massenverteilungen
in zeitloser Gultigkeit. Seine Gestaltldsungen sind im
Kontext der europdischen Kunst zu sehen, bleiben
aber im Ausdruck sparsam und zeugen von starker
\/erirmerlichung.24 Neben Themen zum Verhaltnis der
Generationen zueinander reicht die Spannweite sei-
ner Arbeitsthemen Uber historische Themen aus dem
Thuringer Raum bis zur Sakralplastik und der politischen
Gegenwart. Die grof3e offentliche Akzeptanz, die seine
Plastik-Raum-Losungen erlangen, beruhen auf dem lan-
gen Weg der Suche nach dem giltigen Ausdruckswert
und den angenommenen erzahlerischen Dispositionen,
die mit Auftraggebern und Offentlichkeit wiederholt dis-
kutiert werden. So fern sich die ausgestellten Werke
stehen, so haben sie doch in der plastisch gebundenen
Bewegung eine gedankliche Gemeinsamkeit, dass ein
Sichbiegen, Beugen, Drehen zum Winden und zum
Uberwinden veralteter geistiger Positionen fuihrt.

Der Gedanke, dass sich die kinstlerische Figur aus ihrer
geistigen Bewegung konstituiert, gehdrt zu den Maximen
gegenstandlicher Gestaltung. Im Werk von Hans Vent
(*1934) reduziert sich dieses Formwollen in jlingeren
Werken wie den Ausstellungsbeispielen weitgehend auf
den Kopf. Der Berliner Vertreter eines existentialistischen
Realismus wurde mit metaphorischen Strandszenen be-
kannt. Vent entwickelte kein Interesse an der Zeichnung,

sondern strebte nach einer figurativen Kunst, die aus dem
Inneren der Farbbehandlung selbst entsteht. Am Beginn
des Malprozesses steht keine Idee, aber durch den
Verzicht auf das Individuelle und Einzigartige der Figur ge-
winnt Vent die Freiheit des Ausdrucks. Bezeugte Hartmut
Friedrichs Arbeitsweise bereits das Vertrauen in den
Betrachter, eine bewusst offen gehaltene Komposition
gedanklich zu vollenden, so geht Vent dartber weit hin-
aus. Figuren werden in Farblagen und farblosem Raum
aufgebaut, eine bewusste Zuspitzung ist das Ziel. Grof3e
Vorbilder sind daftir Francesco Goya und Otto Dix, die
in Steigerung ins Kranke, Absurde und Phantastische zu
den Gemdtslagen ihrer Figuren selbst vorstief3en und sie
,bis zur Kenntlichkeit deformierten*.?®> Harmonien zwi-
schen Menschen und den Vélkern der Welt kénnen nicht
verordnet werden, wie die Leugnung von Gegensatzen
Spannungen nicht beseitigt. Die von Vent angenommene
elementare Wucht figlirlicher Ausdruckswerte erscheint
in diesem Licht Klugheit mit politischem Charakter.

Es tut gut daran zu erinnern, dass Friedrich Nietzsche

in seiner Schrift ,,Geburt der Tragodie* feststellt: ,Ohne
Mythos aber geht jede Kultur ihrer gesunden schopferischen
Naturkraft verlustig; erst ein mit Mythen umstellter Horizont
schlieBt eine ganze Kulturbewegung zur Einheit ab.”

Wahrheit und Schénheit gehdren nach dsthetischen
Gesetzen zusammen, doch es gibt verschiedene
Wahrheiten, mithin auch verschiedene Schénheiten.
Der Berliner Harald Metzkes (*¥1929) ist so ein
Schonheits-Maler. Es sind Bilder des heiteren Scheins,
dem Theater der Commedia del'arte anverwandt. Er
kommt meist leise daher in lyrischen Bildentwiirfen vol-
ler heiterem Spiel des schénen Scheins. Es kann aber
auf seinen Bilderblhnen auch laut werden, wenn Kind
Herakles die Schlange wirgt, das Inventar in Trimmer
geht. Die Vorrede meint, wie unangepasst bis heute
die Bilderwelt Metzkes' geblieben ist. Nicht erstrebt,
wuchs er im Kreis der ostdeutschen Kunstschulen zum
Hauptvertreter eines melancholischen Gegenparts zur
Leipziger Kunstauffassung. In der Stilbildung orientierte
er sich an Paul Cézanne, mit den Inszenierungsarbeiten
zum Moliere-Stick , Arzt wider Willen” fand er den Weg
zu seinem Figurenensemble, ein rechter Moliere der
Leinwand. Fortan bestimmen Harlekine, Schausteller,
fahrendes Volk grof3e Teile seiner Bilderwelt. Eine Welt
fern politischer Anschauungen, doch sein Welttheater

24 Wolfgang Dreysses Heiliger Martin iiber dem Westportal St. Martini zu
Minden, Minden 2001, S. 14.

25 Grundlegend dazu S. D. Sauerbier: Hans Vent. In: Kiinstler. Kritisches
Lexikon der Gegenwartskunst, Miinchen 2009, Ausg. 88, H. 28, hier S. 6.



fuhrt immer Gesellschaftsstlicke auf. Den mythischen
Horizont holte er friih in grafische Folgen und auf seine
Leinwdnde. Biblisch und antik gewandet ist Metzkes ein
nimmermider und scharfziingiger Erzahler. Er stof3t den
Betrachter an, &ffnet ihm seine Kompositionen, damit er
dentheatralischen Szenen seine Dialoge einschreibt. Man
setzt sich an den Tisch der Familie, nimmt am Spaziergang
teil, erweitert den Kreis des Reigens und bringt, ohne viel
Aufhebens zu machen, die Bildgesprache zu den drédn-
genden Fragen, die den Betrachter selbst bewegen, die
Meinungsfreiheit des Einzelnen erhilt ein Forum.

Im Triptychon von Clemens C. Groszer (*1951) steht
der Ausstellung eine Zwischenbilanz des kinstlerischen
Lebenswerkes zur Verfigung. Das Werk nutzt zwar die
Form mittelalterlicher Wandelaltdre, die Hauptgestalt ist
jedoch nicht der Gekreuzigte, sondern die Sinngestalt
des grof3stadtischen Lebens Marin a choli, bekannt aus
dreizehn weiteren Fassungen des Meisters. Ein Gemalde
der Formen- und Farblberhodhungen, darin Otto Dix
verwandt. Ebenso zeugen christliche Ikonografie und
humanistische Allegorie von der Auseinandersetzung mit
den Grof3en der deutschen Renaissance, mit Grinewald,
Durer und Cranach. Figurationen und Bildzeichen exis-
tieren im surreal verfremdeten Bildraum, zitieren mehr-
fach Dresden und die Elblandschaft und reflektieren ein
sehr personliches urbanes Bild der Urkatastrophe der
Deutschen im 20. Jahrhundert. Seit den 80er Jahren
ist die neon-reale Halbwelt im Werk Groszers ein
Synonym fur gesellschaftliche Defizite, eine Beschreibung
seines Skeptizismus gegenlber Fortschrittsglaubigkeit
und irdischem Utopia. Seinen Landschaften, Modellen,
Gesellschaftsstiicken und Portréts ist Melancholie ein-
geschrieben, ein real-geschichtlicher Selbstzweifel, eine
zutiefst deutsche Eigenart der Selbstbetrachtung. In Real-
Satiren wie ,Big Paradise” explodiert eine aufgeladene
Bildwelt, erzahlt von Lebensgier und vom Scheitern der
personlichen Lebensvisionen. Die Bildnisse von Modellen
und Intellektuellen zeigen den Meister im Erfassen in-
dividueller Besonderheiten, des lebensgenauen Blicks
auf Spuren des Alterns und der Verginglichkeit. Die
Personage bleibt einsam und in sich gekehrt, blickt am
Betrachter vorbei, durch ihn auch hindurch, eine fragile
Welt der Gegenwart.

Ein Malerpoet mit eigener psychologisierter Marchenwelt
fur Erwachsene, ein Zauberer im Spiel mit seiner Fabel-
und Metaphernwelt ist Heinz Zander (*1939). Am
Beginnstehteine viel zuwenig beachtete lllustrationsarbeit
zu Werken von Thomas Mann neben Themen aus
Geschichte und Mythologie. Unter den phantastischen
Realisten in Sachsen gehért er zur zweiten Generation
der Leipziger mit ausgesprochen manieristischer
Pragung. Die fidele Welt seiner Einsiedler, Fabelwesen
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und Reisegesellschaften bewegt sich in surrealen
Raumen und bleibt in einer schwer zu entschlisselnden
Individualmythologie in der Zeitgeschichte verankert. Ob
diinnbewandete Frauleingestalt im eisigen Hochgebirge
oder kriickenbewehrter Greis an tropischen Gestaden,
die Phantasmen atmen tagespolitische Besorgnis. Wie
in einem Kunstmdrchen werden Zeitprobleme tie-
fenpsychologisch gespiegelt. Sehnsuchtswesen, halb
Einhorn aus der christlichen Mariologie, halb Drachen
bevolkern neben Meeresgetier und Wirbellosen die
Figuration in trautem Nebeneinander oder gefahrlicher
Konkurrenz. Eine kafkaeske Traumwelt mit seelischen
Angsten, die sich bis zum Grauen steigern kann. Der
Zeitflucht ist immer die Zeitkritik eingeschrieben, auf
Parallelen wird in der Literatur bei Ernst JUnger, Franz
Kafka und Gabriele D'’Annunzio hingewiesen26 nebst
den Vorlaufern der europdischen Romantik. Zander
war lange vor 1989 in seinem geschlossenen Garten
der Phantasie, einer besonderen Antiwirklichkeit ange-
kommen. In seinen fragilen, teils lasziven Fraulein sub-
limiert sich die lange Beschaftigung mit Lucas Cranach
d. A. wihrend seiner Wittenberger Zeit als Hofmaler.
Der hofische Geschmack der exklusiven Lustbarkeiten
schimmert in Figuren und tierischer Gesellschaft haufig
durch. Zander verschrankt Erzdhlstile von Renaissance
und Barock und entlehnt antiker Mythologie und mit-
telalterlicher Sagenwelt seine Motive, die schlieBlich in
der Psychologie von Romantik und Moderne agieren.
Eine stille Welt seelischer Bewegungen, die Uber ihren
asthetischen Reiz verstanden werden will und nicht des
ikonografischen Details bedarf.

Einer der namhaftesten Trompe I'oeil-Maler Stiddeutsch-
lands, Michael Lassel (*1948), schittet mit seinen
Leihgaben eine europdische Bilderwelt aus dem eige-
nen Raritdtenkabinett an Mustern, Reproduktionen und
Versatzstlicken aus. Internationale Anerkennung errang
er mit seiner Adaptation des Turms von Babel als grof3e
Parabel auf Migranten- und Wanderbewegungen in
Europa und der Welt. Seine Bildentwiirfe mit Motiven
aus der Kultur- und Sozialgeschichte seit der Renaissance
schlieBen autobiografische Themen mit ein. Es han-
delt sich dabei um Kulturstilleben in zeichnerischer
Perfektion und illusionistischem Farbauftrag. Der jahre-
lange Austausch mit dem Kreis der Pariser Surrealisten
ist daflr ebenso bedeutsam wie die Auseinandersetzung
mit der holldndischen und flimischen Genremalerei
des 16. und 17. Jahrhunderts. Lassel stellt durch das
Arrangement von Alltagsgegenstanden mit Zeugnissen
der Erinnerung an die abendlandische Kultur- und
Kunstgeschichte surreale Kunstrdume her, die miteinan-

26 Heinz Zander: Olbilder. Katalog der Galerie am Sachsenplatz, Leipzig
2006. Im Essay von Rolf Giinther S. 14-18.



der neue Bedeutungsinhalte gewinnen. Kulturelle, histo-
rische und mythologische Beziige entbehren nicht der
Ironie, verletzen jedoch nicht den ernsthaften Rang der
Themenwahl. Die konstruierte neue Bildrealitdt stellt zum
Betrachter zahlreiche Beziige her, die Sehgewohnheiten
aus dem Alltagsleben und der gelebten Wirklichkeit in die
Bildstrategie einbeziehen. Die Anhdufung von Objekten
aus unterschiedlichen Kulturepochen enthdlt vielfach
einen versteckten Sinn aus der Wahrnehmungsweise
des Kinstlers selbst. Er verbindet in seinen Werken das
alte aus der europdischen Tradition gendhrte kulturelle
Wissen mit dem persdnlichen Wissen, das sich erst mit
Kenntnis autobiografischer Details erschlief3t.

Der Numberger Voglsamer-Schiller Peter Koénig
(*1953) ist Grafiker aus Passion in Grafit, Kugelschreiber
und Acrylfarben. Sein hochstes Kunstwollen ist dann er-
reicht, wenn die Plastizitdt der Bildobjekte in malerischem
llusionismus in festen Konturen geschlossen ist. Eine au-
Bergewodhnliche Konzentrationsleistung grafischer Arbeit
im grof3en Format. Dadurch entstehen Wirkungen von
archaischer Monumentalitit, Bedeutungsgrof3en, die weit
Uber das Format hinausgedacht sind. Konig entwickelt
eine Emblematik, in der traditionelle Sehgewohnheiten
aus Motiven der christlichen lkonografie auf mittelalter-
liche sdkulare Sinnzeichen treffen (Helme, Ristungen)
und gemeinsam in Konstruktionsgerliiste des tech-
nischen Zeitalters eingebunden sind. Die menschliche
Figur wird haufig auf Kopf und Hande reduziert, wobei
die plastische und anatomische Ausformung besonders
zu wirdigen ist. Koénigs langjdhriges Anatomiestudium
erinnert an den anatomischen Perfektionismus der
Renaissancemaler, die in der Kenntnis Uber Form und
Funktion der Bewegungsablaufe der Medizin ihrer Zeit
Uberlegen waren. Kénig beschwért seine Detailkenntnis
in vielen Studien herauf, um dann die Dekonstruktion
vorzunehmen, die sein hierarchischer Stil erfordert.
Die menschliche Anatomie wird einem Geometrismus
unterworfen, der scheinbar den gleichen Gesetzen ge-
horcht wie die aufwendigen Konstruktionszeichnungen
aus dem Maschinenzeitalter des 19. Jahrhunderts. Die
Assoziation liegt nicht fern, an der Wiege des deutschen
Eisenbahnzeitalters Nirnberg-Firth in den Werken Konigs
Sinnbilder des Industriezeitalters zu sehen. Eine zweite
Werkgruppe widmet sich moralphilosophischen Themen
auf Grundlage der christlichen Ethik. Kénig unterschei-
det zwei Menschentypen, den seriellen, der auf seiner
Lebensbahn unbewusst handelt, und den individualisier-
ten Menschen, dem grundsatzlich der Weg zu wachsen-
der Erkenntnis offen steht. Sie erhalten Portratzlige aus
seinem Bekanntenkreis aus der Zeit an der NUrnberger
Akademie. Kénig strebt in diesen Gleichnissen nach
Weltverstandnis und &ffnet dem Betrachter Wege zu
|dentifikation und eigenem Handeln.

Themen aus dem Grenzbereich von mittelalterlicher
Geschichte und Mythologie mit einer besonderen Affinitat
zur franzosischen Kulturszene bestimmen das gegen-
wartige Schaffen von Alexandra Miiller-Jontschewa
(*1949). Wiederkehrende Motive sind unter anderem
der Mensch als Marionette, das Wasser als Symbol der
Seele, Architekturfragmente und Torsi, RUstungen und
Lanzen, unwirtliche Landschaften und Raume, Maschinen
und Transmissionsmechanismen, die an die frihe Zeit
der Spielautomaten erinnern. Immer bleibt jedoch die
menschliche Figur Hauptgegenstand ihrer Bildthemen.
So fern die Leipziger Studienjahre inzwischen sind, die
Malweise entfaltet sich heute in einer phantastischen
Objektwelt in surrealen Zusammenhangen. Die Nahe
zur Wiener Schule der Phantastischen Realisten, zu ihren
mythischen Themen und apokalyptischen Visionen ist of-
fensichtlich. Das ausgestellte Werk zur Antonius-Legende
gehort zu den frihen Arbeiten, erinnert an einen Stich
Martin Schongauers, der in Europa im 16. Jahrhundert
Furore machte. Muller-Jontschewa stellt sich in einer sti-
lisierten Grottenarchitektur mit Selbstbildnis in die euro-
pdische Geistesgeschichte des ausgehenden Mittelalters.
Schon hier ist ihr Themenkreis der Gegenwart vorge-
zeichnet, der Mensch, gestellt zwischen Versuchung und
Ohnmacht in Mechanismen, die er nicht mehr Uberblickt.
Doch in der Adaptation mittelalterlicher Epen der roma-
nischen Kulturgeschichte entfihrt Muller-Jontschewa in
ein Reich fragiler Fantasie, in eine Zwischenwelt aus re-
alem Sein und méglichem Schein, in Gefilde musischen
Ausgleichs.

Der Thuringer Plastiker Volkmar Kiihn (*1942) war
urspringlich auf die Tierplastik spezialisiert und kehrt
auch heute gerne zu seinen Anfingen zurlck. Doch
das Schaffensthema seines CEuvres ist der Mensch in
seinem sozialen Ringen im 20. Jahrhundert, eine exis-
tenzielle Fragestellung. Seit den 90er Jahren ist Kihn mit
dem Prinzip der Reihung befasst. Fir ihn ist es die op-
timale Form, um das Kausalititsprinzip von Aktion und
Reaktion zu verdeutlichen, den Menschen in seiner so-
zialen Bedingtheit in Beziehungen zu verorten. Es sind
vorzugsweise androgyne Menschen in archaisch nackter
Figuration, an denen Paarbeziehungen und Diskurse im
Figurenensemble erfolgen. Seine Figureninstallationen
in der romanischen Klosteranlage Mildenfurth bei
Gera steigern sich im Wechselspiel zwischen Figur
und Raum zu héchster Pragnanz. Es sind Fragen nach
dem Verhéltnis des Individuums zur Gruppe, nach der
Freiheit im Denken und Handeln, die durch Form und
Raum zu duferster dramatischer Konsequenz geflhrt
sind. Die Kleinplastik, die in der Ausstellung prasentiert
wird, ist keine Reduktion der gesellschaftsgeschichtlichen
Grofe der Fragestellungen. Der Maskenmensch, die
Binnendifferenzierung in der Gruppe sind gleichnishaft



fur die Entwicklung der deutschen Gesellschaft seit den
90er Jahren. Wandel, Umbau und Neuorientierung
steliten sich im Osten Deutschlands besonders dringlich.
KUhn hat aber auch ein Gespur fir die Lasten und die
notwendige Arbeit an der deutschen Geschichte. Die
Mutzenmenschen zwischen Orientierungslosigkeit und
Suche, nicht unterscheidbar nach Tatern und Opfer,
aber mit expressiven Gesten. Schweigende Gesichter,
doch sprechende Hande, ein erschitterndes Motiv, das
den Betrachter festhilt, ihn zum Positionsbezug zwingt.
KUhn streckt mit seinen Figurationen die FUhler aus zu
den Menschen heute, um sie zur humanen Einkehr oder
Umkehr zu bewegen, ein Mahner der noblen spiritu-
ellen und archaischen Form.

Die Ausstellung greift auf eine der letzten plastischen
Arbeiten von Hans-Peter Miiller (*1942) zurlick.
Gegenwartig entstehen Gemélde zu Geschichte und
Mythologie, vorzugsweise in Grisailletechnik. Der heute
im thiringischen Weida ansdssige Kinstler liebt das Spiel
mit mythologischen Geschichten, vorzugsweise in fik-
tiver Fortschreibung fragmentarischer Uberlieferung.
Im besten Sinne Utopien des Trdumerischen und
Surrealen, wie die nicht versiegenden Spekulationen
Uber die Beziehung zwischen Magdalena und Christus,
Uber Dauerthemen der archédologischen Spurensuche
in den Hochburgen des Templerordens. Von Relevanz
ist die unerschitterliche Bekennerfreude zum
Erkenntnisgewinn in der realen Welt. Dafir steht die
Allegorie auf dem Wagen, ein Appell fur kulturgeschicht-
liche Kontinuitdt und gegen Brliche in der menschlichen
Zivilisation. Die besondere Starke in Plastik und Malerei
ist die konsequente Anwendung des Fragmentarischen,
des Torso-Prinzips. Er erhdht damit die Dringlichkeit
seiner Bildbotschaften. Muller sucht Symbole fir seine
spirituellen und moralischen Wertvorstellungen, sieht
die Notwendigkeit, Dogmengeschichten zu Uberwin-
den und &ffnet unorthodox neue Perspektiven flr die
Menschheitsgeschichte. Ein Utopia zwar, jedoch erstellt
aus sozialer Mitverantwortung fir die Zukunft.

Die Berliner Malerin und Grafikerin Heidrun Hegewald
(*1936) wurde in den 70er Jahren durch ihren ethischen
Rigorismus bekannt, durch den sie auch in der prazisen
Modellierung ihrer Figuren der Leipziger Malerei ndher
stand als ihrem Berliner Umfeld. Kinstlerinnen kénnen
im Ersplren gestdrter menschlicher Beziehungen eine
ganz andere Intensitdt erreichen als ihre mannlichen
Kollegen. Davon legt die Arbeit von Christa Biederbick
schon Zeugnis ab. Hegewald traf einen Nerv der ost-
deutschen Gesellschaft mit ihrer Innenschau auf gestorte
Familienbeziehungen. Seit den 80er Jahren weitete sich
ihr Themenkreis durch die Aufnahme mythologischer
Motive zu Fragestellungen und Antwortsuchen von

menschheitsgeschichtlicher Relevanz, eine Politisierung
des Mythos. In ihrem Schaffen wird man vergeblich nach
Harmonie und Idyllen suchen, sie ist eher eine Mutter
Courage in der Berliner Kunstszene. Im Kassandra-
Stoff fand sie die Moglichkeit, das bedrohte weibliche
Prinzip in der Zivilisationsgeschichte mit den politischen
Konfliktpotentialen der deutschen Geschichte des ver-
gangenen Jahrhunderts zu verbinden. Die existentielle
Angst, die aus ihren Bildmetaphern spricht, ist zugleich
die unausgesprochene Sehnsucht nach Pazifizierung
der Welt. Dafir stehen auch die beiden ausgestell-
ten Blatter zur alttestamentlichen Thematik Kain und
Abel. Vordergrindig steht das allegorische Gleichnis
fur die Konfliktpotentiale, die die globale Demografie
in sich birgt. Doch Eckhart Gillen verweist in anderem
Zusammenhang auf Heiner Mllers Theaterstlick ,Die
Schlacht“(1951-1974), in dem das biblische Motiv die
Brider Kain und Abel gleichermal3en schuldig werden
lisst.2” Die Parallele zur Bildfindung Hegewalds ist of-
fensichtlich und wird noch durch den Umstand bestarkt,
dass Hegewald die deutsche Zeitgeschichte immer
im Blick behalt. Ebenso ist das Blatt Uber den latenten
Nord-Std-Konflikt ein Arbeiten in der Sehnsucht nach
der Verbesserbarkeit der Welt.

Das deutsch-japanische Kinstlerehepaar Kato widmet
sich im Lebenswerk explizit mit vielen Kunstaktionen
einem verantwortungsvollen Umgang mit der Welt.

Atsuko Kato (*1950) brachte aus dem Kunststudium
in der Heimat ein waches Interesse fir die deutsche
Renaissance, besonders fur Albrecht Durer mit. Es ent-
stand ein kiinstlerisch ertragreicher Austausch aus ferndst-
licher Symbolsprache und dem von der Weimarer Klassik
erstrebten Kulturhorizont. Im Mittelpunkt dieser Arbeiten
in Malerei und Grafik steht das Thema GINKGO. Der in
China und Japan verehrte und genutzte Baum erhielt im
Zusammenhang mitden Katastrophenvon Hiroshimaund
Nagasaki noch die Sinnebene des Uberlebensbaumes.
Kato verband die japanische Botschaft des Lebensmutes
mit Goethes Reflexion des ,zweigeteilt und doch eins
zu sein®, ein personliches Liebesbekenntnis und philo-
sophische Weltsicht. Kato tritt mit Installationen im &f-
fentlichen Raum, in Wandfriesen offentlicher Gebaude
mit der Ginkgo-Symbolik in Collagen, Kalligrafie und
asiatischen Tuscharbeiten fir den sensiblen Umgang mit
der Umwelt und eine fortgesetzte Arbeit fir humane
Lebensentwiirfe ein. Diese innerdeutsche kinstlerische
Arbeit ist immer als Teil eines globalisierten Ost-West-
Dialogs zu sehen, zu dem Atsuko Kato auch kunstspe-
zifische Grenzen Uberschreitet. Die idealisierten, oft

27 Eckhart Gillen: FEINDLICHE BRUDER? Der Kalte Krieg und die deut-
sche Kunst 1945 — 1990. Berlin 2009, S. 492 in Anmerkung 2 18 ausfiihrlich
dargestellt.



surreal und traumhaft anmutenden Landschaften ih-
rer Bilder finden Fortsetzung in eigener Zlichtung und
Pflanzung von Ginkgobdaumen. Sowoh! der europdische
Gedanke von Arkadien als auch des Hortus conclusus
berthren hier die Vorstellungen der Kinstlerin. Es ent-
steht eine reale Utopie des Gleichgewichts zwischen
Mensch und Natur.

Der Bildhauer Kunihiko Kato (*|945) arbeitet in Holz
und Stein zum Thema , biozentrische Lebewesen"”. Seine
Skulpturen erinnern an Korallen, Urtiere, Samenkapseln
und unterschiedliche Blattformen. Neben den unmittel-
baren Anregungen aus der Natur sind stereometrische
K&rper eine zweite Inspirationsquelle, die hdufig einer zo-
omorphen Transformation unterworfen werden. Beide
Wege vereinigen sich zu Metaphern organischen Lebens,
die aus natirlich gewachsenem Material geschaffen wer-
den. Die Wahrheit der plastischen Formensprache ist
in Katos Arbeiten aus dem tektonischen Gerist ables-
bar. Die Formen sind nicht gegen den Umgebungsraum
entworfen, sondern stellen eigene Beziehungen durch
Konturen, Ein- und Ausstllpungen, harte und weiche
Schattenverldufe her. Viele Formfindungen spielen mit
Durchbriichen, die den Umgebungsraum fur die Plastik
vereinnahmen, Licht aufsaugen und interpretiert durch
die plastische Form weitergeben. Kato erzielt dadurch
nach Tageslauf, Wetterlagen und Jahresgang von der
Plastik erzeugte Lebensspiele, in denen den haptischen
Eigenschaften der Oberfliche eine besondere Bedeutung
zukommt. Die beiden Ausstellungsstlicke kénnen nur
eine Ahnung davon geben, auf welcher feinnervigen
Klaviatur der Bildhauer in einer Vielzahl von Werken
spielt. Das Lebewesen in Lindenholz zeigt das grundsatz-
liche Bekenntnis zur gewachsenen Form. |hr wird in der
schlanken Kelchform eine dynamische Héhenbewegung
gegeben, die sich auf Raum und Betrachter Ubertragen.
Eine Sonderstellung beansprucht das Lebewesen in ro-
tem Granit, handelt es sich doch um ein stilisiertes Bliten-
Kirschen-Blatt, um ein Sinnbild traditioneller Werte
der japanischen Kultur wie Reinheit und Einfachheit in
dauerhafter Schénheit. Vergleichbar den Aktionen von
Atsuko Kato erfolgten auf japanische Initiative hin aus
Anlass der Wiedervereinigung Deutschlands in Berlin
Kirschbaumpflanzungen.

Die Donauworther Malerin Nicola Klemz (*1953) ent-
faltet in kleinen Bildformaten eine surreale Welt existen-
zieller menschlicher Seinsweisen. Unter Nutzung alter
Lasurtechniken bevélkern ihre Bildraume Erscheinungen
der duBeren Lebenswelt und der inneren Befindlichkeit
des Menschen. Sie hebt die Grenze zwischen Wirklichkeit
und Vision auf und entfihrt in nuancenreichen Valeurs
in Seelenlandschaften von Liebe und Vereinsamung,
von sozial begriindeten Zwangszustanden und gelebten

Spannungen partnerschaftlicher Beziehung. Klemz schafft
Bildrdume, die nicht von sich weisen oder gar konfron-
tieren, sondern einhdllen, in denen Stimmungen des
Betrachters aufgehoben sind. Ein spiritueller Raum, der
nicht fassbar, aber allgegenwaértig eine geheimnisvolle
Anziehungskraft ausiibt. Man vermeint die Fangseile des
Lebens zu verspiren, die Summen an Alltagserfahrungen,
die in die Kompositionen Eingang gefunden haben. Meist
gewinnen die Figurationen, hdufig Frauengestalten, an
Volumina und verschmelzen wieder mit Raumesdunkel
oder Lichtschein, so dass sie treffender Erscheinungen
menschlicher Empfindungs- und Problemzustande
sind. Man erinnert sich an eine Errungenschaft der
Renaissance, das Sfumato. Damit gelang es, die lllusion
anthropomorpher Weltlandschaften zu erzeugen, konti-
nuierliche raumliche Weiten zu malen. Klemz erzielt ver-
gleichbare Phdanomene, jedoch nicht als Mittel diesseitiger
Wirklichkeitserfahrung, sondern um Sinnlandschaften aus
Atmosphare zu bauen. Die Malerin beabsichtigt keine
Sakralisierung ihrer Themenwelt, die aus der mensch-
lichen Existenz geschopft ist. Die Ausstellung beschrankt
sich auf zwei Themen aus dem umfangreichen Werk, auf
Deutungsbeispiele der besonderen Befindlichkeit der Frau
in einer noch weitgehend patriarchal bestimmten Welt
und auf das Moment des Hoffens, auf eine Perspektive
des sozialen Wandels, fUr die kunsthistorische Zitate be-
deutsam werden. Sie erlauben Querverbindungen zum
Werk Heinz Zanders und Sigurd Kuschnerus', die in
der Auseinandersetzung mit Cranach (Motiv Eva) bzw.
Manet (FrUhstlick im Grlnen) andere Bildthemen ent-
wickeln.?® Die vermeintlich exotische Welt der Nicola
Klemz griindet nicht allein im Humanen, sondern ent-
wirft eine Gegenwelt nach ethischen Grundsatzen, in
denen der Betrachter die Mdglichkeit der Identifikation
und das Gefuhl der Geborgenheit erhlt.

Der Deutsch-ltaliener Adelchi-Riccardo Mantovani
(*1942) ist Autodidakt in der Orientierung an der na-
iven und phantastischen Malerei. Die Portrdts und
Stillleben zeigen einen Meister der Zeichnung, zur ei-
gentlichen Entfaltung seiner kreativen Motiventwicklung
gelangt er jedoch in der Verbindung mythischer Themen
mit der Aufarbeitung autobiografischer Erfahrungen in
der italienischen Heimat. Die grenzenlose Ruhe sei-
ner Landschaftspanoramen nach italienischen Motiven
kann sich bis zum heroischen Landschaftsaufbau stei-
gern. Die grof3en Vorbilder findet Mantovani in der

28 Heinz Zander: ,Fiinf Bemerkungen zu Cranach®, 1999, in HEINZ
ZANDER. ZWISCHEN DEN INSELN. Gemdlde des letzten Jahrzehnts,
Leipzig 1999, S. 24, und Sigurd Kuschnerus: ,,30° aus Paris*, 1988/89, eine
Dachlandschaft mit dem Detail ,,bei Stau bleiben Manets zum Friihstiick in
der Stadt” — Manets ,,Friihstiick im Griinen” auf einer Dachterrasse. Siehe
Katalog Sigurd Kuschnerus, Berlin 2003, S. 12 1. Beide Maler zelebrieren
eine betont mdnnliche Sicht.



norditalienischen Quattrocentomalerei eines Andrea
Mantegna oder Piero di Cosimo in der Liebe fir das
akribisch gezeichnete Naturdetail und der metapho-
rischen Bildsprache. Seine trdumerischen Szenerien
in den Tages- und Jahreszeitenzyklen von 1989 ver-
weisen aber auch auf Anregungen aus der deutschen
Romantik, besonders von Philipp Otto Runge. Seine
vorzugsweise mythologisch angeregten Bildwelten glei-
chen Kindheitserzahlungen fur Jugend und Erwachsene,
flieBen doch immer wieder die Phantasien seiner Zeit
als Internatszégling ein. Eine Welt aus erlebten und er-
trdumten Mitschilern, Lehrern und Ortsprominenten
wallfahrtet zu mythologischen Ereignissen, ist Zuschauer
wunderbarer Begebenheiten. Und immer wieder er-
scheinen Reminiszenzen zu Meilensteinen der euro-
paischen Kunstentwicklung wie die Stundenblcher des
Herzogs von Berry der Gebrlder Limburg oder der
Genter Altar der Gebrider van Eyck. Mit ungezlgelter
Fabulierfreude versammelt Mantovani seine phantasti-
schen italienischen Literaturgestalten mit dem Berliner
Freundes- und Bekanntenkreis, ldsst sie teilhaben an
seinen Metamorphosen antiker mythologischer Szenen.
Eigenwillig stellt er etwa fest, dass Cupido nicht mann-
lich, sondern weiblich sein kann, eine Huldigungsadresse
an das ewig Weibliche. Nahm die Offentlichkeit zu-
ndchst seine Arbeiten als wohlwollenden Beitrag der
Migrationskunst auf, ist daraus ein humaner Ideenstrom
von europaischem Zuschnitt geworden.

Die surreale Welt des Stephan }J. M. Scherer (*1942)
ist angetrieben von der artifiziellen Selbstbestimmung im
Kunstwollen wie in der Sprachschopfung. Haufig steht am
Beginn einer Arbeit eine exotisch-figurative Metapher, die
im Abstand von Jahren eine Umarbeitung mit verdnderter
Metaphorik erhalt. Scherer stellt keine Fragen nach inne-
ren Funktionen seiner Bildsprache, findet aber mit trau-
merischer Sicherheit in einer organischen Formenwelt
Gleichnisse einer physio-logischen Bildphantasie. Die
formgewordene Gefihlswelt ist nicht abgeschlossen,
sondern baut dem Betrachter Zugdnge aus seinen eige-
nen Sehgewohnheiten, die das Zusammenwachsen von
Bildzeichen zu eigenen semantischen Einheiten erlauben.
Dem kinstlerischen Formwollen gingen vergleichbare
Prozesse vorher. Scherer entwickelte den Sitzephant aus
derausgreifenden Armbewegungeinerindischen Téanzerin,
und die zwischen Staben eingespannte jugendliche Figur
Jakob scheint machtlos gegen die leiterdahnliche Wicklung
der Stabe. Alle grafischen Blatter Scherers unterliegen den
Gesetzen der Stetigkeit einer eigenen Formentwicklung.
Sie wirken nicht in einem gesellschaftsfreien Raum, son-
dern signalisieren Sehnsucht nach Bewegung, Bruch mit
beengenden Normen, das Recht der Erkenntnisfreude.
So koénnen die Blatter der reinen phantastischen Form
zum Teil der Wunschwelten des Betrachters werden.

Die Erzdhifreude des Deggendorfer Malers Johann
Meier (*1944) ist offen fur die Welt des Dekorativen
und des Lebensalltags. Am Beginn der Bildschépfungen
steht die spontane Intuition, die Gabe des Kinstlers, in
Bilder zu fassen, was von vielen Menschen nur unbe-
wusst empfunden wird. Die eigentlichen Traumwelten
entstehen aus den Deutungszusammenhdngen der
Bildzeichen. Die Elemente der Komposition erhalten
scharfe zeichnerische Konturen und sind in einen stren-
gen Bildaufbau eingebunden. Man wird durch die medi-
tativen Landschaften geflhrt, kann sich nicht verlieren.
Zahlreiche europdische Bildtraditionen werden wirk-
sam. In den ausgestellten Bildern erscheint das zivilisa-
tionsgeschichtlich bedeutsame Turmmotiv wieder, wer-
den Allegorien der Kontinente aktiv und Sinnzeichen der
Natur. In anderen Arbeiten gehort Meier zu den Erben
Albrecht Durers mit einem reaktivierten Zitatenschatz
aus dem Schaffen des Nlrnberger Renaissancemeisters.
So durchdacht der kompositorische Aufbau der Arbeiten
ist, Meier ermutigt dazu, durch seine Bildwelten hin-
durchzusehen und selbst neue ideelle Beziehungen zu
setzen. Insofern betrachtet er seine Bilder nicht als abge-
schlossen, sondern im fortgesetzten Werden gleich den
Traumwelten, die am Beginn seiner Arbeit stehen — zum
Greifen nah und doch sehr fern.

Wolfgang Harms (*1950) gehért zu den magischen
und phantastischen Realisten mit internationalem Erfolg.
Mit spektakuldren Wandbildern (Grundig-Hotel Brihler
Hohe) im Stil der Renaissance fand er grofle &ffentliche
Beachtung. Offensichtlich ein Zeichen, dass die Lust an
Bildbedeutungen auf zunehmendes Interesse stof3t.
Kennzeichnend flr seinen Malstil ist die tduschend echte
formprézise Wiedergabe der Objekte mit gleichbleibender
Schérfe auch in der Tiefe des Bildraumes. Die Wirkung
Ubertrifft die natUrlichen Seherfahrungen des menschlichen
Auges. Verbunden mit alten Lasurtechniken entsteht eine
glaubwirdige zweite, kiinstlerische Realitdt. Harms liebt je-
dochseitKindertagenfabulierfreudigWirklichkeitserfahrung
mit Phantasie zu verbinden. Bildmetapher dafir ist der
,Mondvogel“, eine Anverwandlung des Kiinstlers, mit der
er in seine fernen Bild- und Gesellschaftswelten sieht. Die
Ausstellung stellt den Mondvogel mit Blick auf eine me-
diterrane Kulturlandschaft freier Erfindung vor, die durch
Wirklichkeitsbezlige so wahrscheinlich ist. Ein historisches
Bildzitat verweist auf Caravaggio, den Vater des Barock-
Realismus, und thematisiert in der Friichtesymbolik Phasen
des Reifens und der Vergénglichkeit. Einen Jubel auf die
Lust am Leben stellen seine engelhaften Blitenbldser
dar, die in ihrer stimmungsvollen Farbenpracht an
den Florentiner Maler Sandro Botticelli erinnern.
Harms vereint in seiner Stilpragung lyrische Stimmungen
mit dem Zeichenstil der Direrzeit und feiert die Schonheit
der gegenstandlichen Welt in poetischen Bildern.



Der Thiringer Maler und Fotograf Hans-Peter
Szyszka (*1959) hatte 1986 mit dem Bildnis des Ost-
Punkers ,Spinne” auf sich aufmerksam gemacht. Im Stil
der Leipziger Bildauffassung scharfer Gegenstandlichkeit
distanzierte er sich von vornherein von kulturpolitischer
Programmatik und suchte mit Uberscharfem Blick nach
Gegenbildern der Desillusion in der Realitdt. Mit der
Wende kam dieser Gegenstand abhanden und Szyszka
wurde ein Meister der charakterisierenden Fotografie,
um erneut zur Malerei zurlickzukehren. Er trieb die stoff-
liche Perfektion weiter zum Fotorealismus und wurde
durch die Anregungen aus den Arbeiten des Chilenen
und Wahl-Spaniers Claudio Bravo auf ein neues Thema
aufmerksam. Mit Verpackungsformen ist es moglich, auf
unbeantwortete Fragen genauso hinzuweisen wie auf
die mangelnde Durchschaubarkeit der Weltentwicklung.
Durch gezielte kinstliche Lichtfihrung gelangt Szyszka
zu hyperrealistischen Darstellungen der Stofflichkeit sei-
ner Objektwahl. Alterungsprozesse, Materialauflosungen
und Zeichen des Verschlei3es liegen in seinen Bildern
wie auf dem Seziertisch. Seine Stillleben weisen Uber das
klassische Genre hinaus, stellen sie in der Authentizitét
der Produktauswahl doch Assoziationen zur Gesellschaft,
im Einzelfall auch zur Geschichte her (etwa vom Fernglas
zum Feldstecher). Szyszka prasentiert die Endlichkeit von
Produkten weniger im Sinne des klassischen ,Memento
mori“, denn als Teil der Schénheit der erlebbaren Welt.
Er feiert die Gegenstandlichkeit in der Wechselbeziehung
mit den Spuren menschlicher Einflussnahme als Teil der
Lebensschonheit.

Der Berliner FuBmann-Schiler Michael Waitz (* | 964)
macht sich die Bildfindungen mit seinen rigorosen
ethischen Fragestellungen schwer. Er ringt in einem Uber-
schaubaren Ensemble von Bildzeichen um Beziehungen,
die in der modernen Informationsgesellschaft Wege
zu grundsatzlichen Fragestellungen wieder &ffnen. Die
Heiterkeit seiner Landschaften tduscht ebenso we-
nig Uber die Bedrohungsszenarien hinweg, wie von
den Katastrophen der Menschheit unbeeindruckt die
Naturgesetze walten. Waitz verteidigt die autonome
Sprache der Bilder, greift aber fir die existenziellen
Botschaften auf die Symbole traditioneller lkonografie
zuriick. Ob Ei oder Huhn, Schlange oder Apfel, der
Betrachter soll Uber die Sensibilisierung fir die Néte
der Welt zum Ringen nach Erkenntnis aufgefordert
werden. FUr diesen interkulturellen Blick aktiviert Waitz
eine klar konturierte Objekt- und Figurensprache, in die
Sprachbotschaften eingefligt sind. So werden die Bilder
zu Anrufe- und Aussagebildern, ein Appell fir ein neues
Weltethos. Trotz der offenbaren Kollisionen und surre-
alen Metaphern auf eine einander ausschlie3ende und
in ihren Rechten konkurrierende Objektwelt bleiben die
Kompositionen Hoffnungsbilder. Die unmittelbare Sicht
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auf die Probleme bedeutet auch ihre Anerkennung. Hier
schldgt die Bildsprache in soziale Erfordernisse um, in die
Einsicht, gleich den Naturarealen der Bildentwdirfe an ei-
ner Harmonisierung der Weltverhaltnisse zu arbeiten.






THEMATISCHE
GLIEDERUNG

Bildnis und Gleichnis
Vielfalt der Lebensansichten

Gestaltungsrdume
Stadt — Land — Stillleben

Im Gleichnis die Welt deuten
Archetypen der Moderne

Arbeit an Gesellschaft
und Geschichte

Sehnsucht nach
Vollkommenheit
Das Vergangene
und Zukiinftige
im Phantastischen



