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Robert Sturmhoevel im Atelierraum, Gerhard von Reuthern Haus, Willingshausen, 2017





Wie geht es jungen Künstlerinnen und Künstlern, wenn sie den gewohnten und geschützten Raum des Ateliers und der gut ausgestatteten Werkstätten der Kunsthochschule oder Akademie verlassen haben? Der „freie Kunstmarkt“ ist (noch) kein Arbeitgeber, Galerien und Sammler stehen (noch) nicht vor der Tür. Der Nebenjob als „Brotverdienst“ ist für fast alle die erste und einzige Lösung, den Lebensunterhalt und die eigene Kunst zu finanzieren. Aber reicht dann die „freie Zeit“ noch und ist das psychisch und sozial machbar? und hält sich dann die bisher kontinuierlich mögliche künstlerische Praxis, wenn man plötzlich ohne Verdienst und Produktionsmittel auf der Straße steht? Halten sich die für sich als relevant gefundenen Themen nicht nur privat, sondern auch „draußen“? Wie erweitern sich – oder bröseln die künstlerischen Festlegungen und die eigene kunstbegriffliche Verortung, wenn die gewohnten und vertrauten Diskussionspartner nicht mehr da sind oder neue, fremde hinzukommen?


Es reicht nicht, einfach vor sich hin weiterzuarbeiten, auch nicht, in der Szene zu bleiben, gesehen zu werden. Es braucht Referenzen für die eigene Kunst. Die bieten Wettbewerbe um Preise und Stipendien, mit denen man an die Öffentlichkeit gelangt. Es braucht einen neuen Arbeitsplatz, ein Atelier und finanzielle Unterstützung.


Das „Arbeitsstipendium für junge Künstlerinnen und Künstler Willingshausen“ zum Beispiel will das geben und damit ein Start Up sein für junge Künstlerinnen und Künstler aus Hessen und Thüringen. Bis 2024 war es kuratiert, d.h. man konnte sich nicht bewerben, sondern wurde von einem Kuratorium nominiert. Inzwischen sind auch Bewerbungen möglich. Das Stipendium besteht aus einem dreimonatigen Arbeitsaufenthalt mit kostenlosem Wohnen und einem kleinen Raum als Atelier. Es schließt ab mit einer vierwöchigen Ausstellung in der Kunsthalle Willingshausen. Enthalten ist darin auch die inhaltliche, konzeptionelle und finanzielle Unterstützung eines Katalogs, der die Arbeit dokumentiert oder durch ein künstlerisch gestaltetes Buch ergänzt.


Als Kurator habe ich fünfzehn Jahre lang das Stipendium betreut und blicke in diesem Buch zurück auf 30 Stipendiatinnen und Stipendiaten.


Schon bei der Nominierung habe ich dafür gesorgt, dass die Angesprochenen und Interessierten wussten, was auf sie zukommt, künstlerisch, persönlich und in der Arbeit an diesem speziellen Ort. Mich hat immer sehr interessiert, was passiert, wenn die „freie Kunst“ dieser Künstlerinnen und Künstler in der Realität eines Dorfes landet, und wie sie das als Person und als Profession erleben, damit arbeiten und durchhalten.


Darüber hinaus habe ich Wert daraufgelegt, dass sie sich auf die besondere Situation im Ort und die begrenzt zu Verfügung stehende Zeit einlassen. Deshalb galt es für sie, ein Exposé zu liefern, das zwar nicht eingehalten werden musste, aber zeigte, welches Vorhaben aus den bisherigen Arbeiten heraus angedacht ist und möglich schien.


Schon bei den fünf pro Jahr Nominierten – an zwei davon wurde das Stipendium von einer Jury, bestehend aus den Trägern, vergeben – war es mir wichtig, dass die Qualität ihrer Arbeiten gleiches Niveau hatten, ihre Wahrnehmungs-, Arbeits- und Denkweisen - und damit ihre künstlerischen Interessen aber sehr unterschiedlich waren. Grund dafür war, dass in der Abfolge der Stipendien eine möglichst hohe Diversität oder wenn möglich Widersprüchlichkeit entstehen sollte. Das so eröffnete breite Spektrum ergab in der Abfolge der Ausstellungen dann auch einen spannenden Wechsel an Perspektiven auf allen Ebenen, von den Themen, den Arbeitsweisen bis zu den Medien. Für „das Dorf“, das Publikum allgemein, sollte erlebbar werden, wie unterschiedlich und eigenwillig heutige Künstlerpersönlichkeiten sind, wie aus deren spezifischem Interesse eine künstlerische Formulierung hervorgeht, die ungewohnt und neu ist, und wie sehr ein zeitgenössischer Kunstbegriff – gerade unter Künstlerinnen und Künstlern – in Bewegung ist.
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Friederike Lorenz, o.T., Tusche, 2011
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Ekachai Eksaroj, Catering zur Eröffnung mit eigens von ihm kreierten Gerichten, eine Vebindung von Thailändischer und regionaler Küche in Willingshausen, 2016


Die Reaktionen des Publikums und der „Einheimischen“ war deshalb sehr zwiespältig. Die von Ekachai Eksaroj angebotenen Speisen, eine raffinierte Vermischung Thailändischer und Schwälmer Küche, wurden fast kalt auf dem Teller, bis schließlich der Bürgermeister beherzt zugriff, und so der Weg zum Probieren für alle frei war.





“Was geht mit Kunst?“ fasst diesen Diskurs zusammen und nimmt die 30 künstlerischen Positionen als Antworten junger, aktueller Künstlerinnen und Künstler. Meine in den Katalogen dokumentierten Texte, meine Reden zur Eröffnung und die Bilder aus den Aufenthalten und Ausstellungen, die ich redigiert und in Ausschnitten zitiert, neu sortiert und zusammengestellt habe, erläutern deren Präsentationen und Argumentation. Zwar geht es immer um ganz konkrete Werke, diese können aber darüber hinaus auch als die Befragung und Erforschung prinzipieller Möglichkeiten von Kunst gelesen werden.


Neben der für alle Künstlerinnen und Künstler wichtige Befragung der Kunst nach ihrem Selbstverständnis, ihren Möglichkeiten und Aufgaben fanden die Stipendiatinnen und Stipendiaten sehr unterschiedliche thematische Zugriffe: Geschichte und Tradition, das ansässige Kunsthandwerk, die Märchen der Gebrüder Grimm, deren Ursprungsregion sich Willingshausen rühmt, das Erscheinungsbild des Dorfes und die Landschaft der Schwalm, das Dorfleben in seinen gewachsenen Strukturen, der Austausch mit einzelnen Bewohnerinnen und Bewohnern und schließlich „das Gerede“ im Dorf.


Wohl kaum ein Dorf ist in so kurzer Zeit aus so unterschiedlichen Perspektiven künstlerisch gesehen und ernst genommen worden.


Für manchen war das Stipendium eine willkommene und spannende Herausforderung. Manche aber auch haben sich „auf dem Land“, ageschnitten von ihrem gewohnten künstlerischen wie privaten Umfeld wie in einem Exil gefühlt. Andere wiederum haben ihren Aufenthalt im Hirtenhaus wie den Rückzug in ein Kloster wahrgenommen.


An einem aktuellen Kunstbegriff zu arbeiten, ist vor Ort eine doppelte Herausforderung. Zum einen gilt dort für die Mehrheit – immer noch – „echte“ Kunst als Malerei, nachweisbar begründet mit den Malern, die sich damals in Willingshausen getroffen haben, Malern der Romantik, dann auch des Impressionismus oder Expressionismus. So wird es auch bis heute in den Hobby-Malereikursen vermittelt. Die Widersprüchlichkeit der Moderne, wie sie sich dann im Surrealismus oder Dadaismus, der Abstraktion und Konkretion etwa formuliert haben, bleibt weitgehend ausgeblendet.


Dagegen beziehen sich junge Künstlerinnen und Künstler auf ihre aktuelle Lebenswelt und auf aktuelle Kunst. Sie bedienen sich längst aller Medien und Techniken, sie denken und arbeiten weniger abbildhaft, sondern eher konzeptuell.


Interessant ist, wie verschieden sich viele mit der überlieferten Idee der Künstlerkolonie, der Malerei und dem „Malerdorf“ auseinandergesetzt haben. Es sind Anspielungen, Umspielungen und Kommentare, ernsthaft oder ironisch bis blasphemisch.


im direkten Kontakt mit Bewohnern und Bewohnerinnen des Dorfes und der Umgebung, die sehr neugierig und aufgeschlossen waren, haben sie fundierte Kenntnisse und Fertigkeiten kunsthandwerklicher Traditionen kennengelernt, die ihnen Inspiration und Vorbilder lieferte.


Gleichzeitig waren sie konfrontiert - das ist nicht Dorf spezifisch - mit einer omnipräsenten Alltagsästhetik, die je nach Alter, Geschlecht und sozialer Zugehörigkeit ihre eigenen Normen hat. Das Spektrum dieser Ästhetik ist geprägt von der häuslichen Umgebung und Tradition über die Supermarkt- und Baumarktkultur bis hin zu den vielfältigen Medienbildern aus Werbung, Fernsehen und Internet. Einige Künstlerinnen und Künstler haben deshalb bewust diese Ästhetik aufgenommen und in ihrer Arbeit diskutiert.


Kunst, wie sie hier betrieben wurde, ging – auch für Jugendliche – oft über den gewohnten Horizont hinaus. Jede Ausstellung war deshalb ein Wagnis, eine produktive Provokation in beide Richtungen, die Künstlerinnen und Künstler wie die Besucherinnen und Besucher.


Das Rezept Glasnudelsalat Willingshausen


Zutaten für 4 - 6 Personen:


200g Glasnudeln


100g feste „Stracke“ (Spezialität in Willingshausen)


50g geröstete Erdnüsse


1 Karotte


1 Zwiebel


1 Chillischote


1 Frühlingszwiebel


3 EL Zitronensaft


3 EL Sojasauce


1 TL Zucker


Die Glasnudeln in lauwarmem Wasser ca. 20 Minuten einweichen, abtropfem und in ca. 6 cm lange Stücke schneiden. Die Zwiebel und die Karotte schälen und in dünne Scheiben schneiden. Die Frühlingszwiebel in ca. 3 cm lange Stücke und die Chillischote in kleine Ringe schneiden. In einem Topf 1 Liter Wasser zum Kochen bringen. Die „Stracke“ in kleine Würfel schneiden und in einer Pfanne ohne Öl bei mittlerer Hitze auslassen bis sie rundum knusprig sind. In der Zwischenzeit die Erdnüsse hacken. Zitronensaft, Sojasauce und Zucker in einer Schüssel verrühren, bis sich der Zucker gelöst hat. Dann alle Zutaten miteinander vermengen und sofort servieren


Eine verständliche Einführung in die Ausstellungen und das Gesprächsangebot waren deshalb wichtig. Es galt, die Überwältigungen wie die Irritationen auf- und ernst zu nehmen, und mögliche Umgangsformen dafür anzubieten.


Zunehmend kamen mehr Besucher und Besucherinnen zur Eröffnung und später in die Ausstellung, nicht zuletzt durch die persönlichen Kontakte mit den Küsntlerinnen und Künstlern. Die Schwellenangst zur „Kunst“ war für viele auch genommen, als deutlich wurde, dass es nicht darum geht, „die Kunst“ zu verstehen, sondern sich ansprechen zu lassen, Präsentationen in ihren Themen und Aussagen anzunehmen und als Fragestellungen an die eigene Person und Wirklichkeit zu wenden. Gerade die als Environments gestalteten Ausstellungen waren ja zunächst


Die ausgestellten Werke sollten ein Angebot für eine besondere Wahrnehmung von Gegenständen und Verhältnissen sein, für die ja jeder selbstbewusst eigene Kenntnisse, Kompetenzen und Werturteile mitbringt. Diese dagegen zu halten, vorzutragen und auszutauschen, ließen Gespräche und Diksussionen entstsehen, die durchaus auch kontrovers bleiben konnten. Nur dann, so meine Rede, „geht was mit Kunst“ – auch für die Künstlerinnen und Künstler. Für beide Seiten ist das eine Chance und ein Geschenk.


In diesem Buch geht es aber weniger um das Dorf und die Schwalm, interessanter ist die Perspektive der Künstlerinnen und Künstler auf einen Ort wie Willingshausen und eine Umgebung wie die Schwalm, die man vielleicht exemplarisch nehmen könnte. Diese verschiedenen Perspektiven nachvollziehbar zu machen und sie – ebenfalls verallgemeinernd – als künstlerische Methode zu reflektieren, ist mein Anliegen. Sie drücken sich aus mit der Frage „Was geht – hier – mit Kunst? Mit ihr geht es aber nicht um einen definierbaren und messbaren Erfolg, sondern um die Möglichkeiten von Kunst, zu formulieren und zu zeigen, was relevant erscheint - und natürlich auch um deren Wirkung in der Akzeptanz oder Ablehnung.


So hält sich das Buch auch nicht an die Chronologie der Stipendien, sondern versucht, in einer Re-Lektüre verschiedene rote Fäden zu legen, und die jeweils sehr verschiedenen Herangehensweisen in einen Dialog zu bringen. Es könnte damit eine Anregung sein sowohl für Künstlerinnen und Künstler im künstlerischen Zugriff auf einen Ort, eine Region, als auch ein Vorschlag für ein Kuratorium von Stipendien und Ausstellungen.


Denn nie bestanden die Ausstellungen aus einer bloßen Zusammenstellung der entstandenen Arbeiten. Teilweise haben die Künstlerinnen und Künstler auch frühere Arbeiten integriert, um den Kontext und die Kontinutät ihrer Auseinandersetzung zu verdeutlichen. Nicht wenige gingen noch einen Schritt weiter und machten die gesamte Präsentation selbst zu einem Environment, einer eigenständigen künstlerischen Arbeit.


Während ihrer Arbeit und im Vorfeld der Ausstellungen konnte ich mit den Stipendiatinnen und Stipendiaten intensive Gespräche führen, nicht nur über die Vorhaben und einzelne Arbeiten, sondern auch über künstlerisches Selbstverständnis und Wahrnehmungsweisen, Denkweisen und Arbeitsmethoden. Für dieses Vertrauen und das gemeinsame konstruktive Nachdenken und kreative Weiterdenken möchte ich mich an dieser Stelle besonders bedanken.


Bleibt zu hoffen, dass dieses Buch den Künstlerinnen und Künstlern mehr Aufmerksamkeit für ihre Arbeiten schafft und besonders für ihre spezifische künstlerische Wahrnehmungs- und Denkweise, die ihre künstlerische Haltung ausmacht.


Nochmaliger Dank geht an die Betreiber der Kunsthalle, der Gemeinde Willingshausen, sowie den vielen Bürgerinnen und Bürgern vor Ort, die jeweils auf ihre Weise bereitwillig den Künstlerinnen und Künstlern mit ihren Erzählungen, ihren Hinweisen und ihrer tatkräftigen Hilfe zur Seite gestanden haben. Sie waren eingenommen von deren Neugier, dem Interesse und auch von der Toleranz gegenüber dem, was gelebtes Leben und Tradition vor Ort ist. Und sie waren gespannt, was daraus „als Kunst“ entstehen könnte.


Mein persönlicher Dank geht auch an die Vertreterinnen und Vertreter der Sparkassen-Kulturstiftung Hessen-Thüringen und SV Sparkassenversicherung, wesentliche Träger des Stipendiums, die die Vorhaben der Künstlerinnen und Künstler und auch mich immer vorbehaltlos in allen Aktivitäten unterstützt haben.


Bernhard Balkenhol, 2025
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Daniel Behrendt, „Nicht ohne Mutti“, Beginn einer Serie von Zeichnungen, auf dem Fußboden ausgelegt, zur Frage nach dem, was Kunst sein könnte, Ausstellungsansicht, Kunsthalle Willingshausen, 2006
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Joey Arand, markiertes Luftbild von Willingshausen, Cover des Katalogs „Heimatkörper“, Hrsg.: Sparkassen-Kulturstiftung Hessen-Thüringen, 2017












Einleitung









Was geht mit Kunst?


Es scheint mir höchste Zeit zu sein, dass wir bildenden Künstler uns wieder selbstbewusst, sinnlich, widersprüchlich und hingebungsvoll um unsere Welt kümmern, und dies mit den Mitteln der bildenden Kunst, nicht als Hobbysoziologen oder Psychotherapeuten. Dass wir erstarrte Seh- und Denkgewohnheiten hinterfragen, um diese in eine ästhetische und formale Sprache umsetzen, die es uns ermöglicht, Kunst als Modell für unsere Welt zu verstehen, ohne sich für diese Anmaßung permanent zu entschuldigen.


Urs Lüthi


Dieses Statement des Schweizer Künstlers Urs Lüthi ist jetzt über 25 Jahre her und mehr als damals aktuell. Er hat es verfasst mit Blick auf seine Studentinnen und Studenten an der Kunsthochschule Kassel, aber auch auf das damalige Kunstgeschehen und die Diskussion um Kunst und Politik. Geschrieben hat er es für das Werkbuch zur Ausstellung seiner Klasse im Kasseler Kunstverein, 1998. Das Buch und die Ausstellung hatten den Titel: DAS VERSCHWINDEN DER KUNST WIRD AUS GESELLSCHAFTLICHEN GRÜNDEN AUF UN-BESTIMMTE ZEIT VERSCHOBEN. Auch dieser Satz bleibt hoffentlich aktuell.


Diese Behauptung und Forderung ist eine politische. Sie rekurriert auf die im Grundgesetzt der Bundesrepublik festgeschriebene „Freiheit der Kunst“ als unverzichtbarer Wert einer funktionierenden und sich selbst bewussten demokratischen Gesellschaft. Sie fordert diese Freiheit, ohne die Definition eines Kunstbegriffs und ist damit ein Auftrag an die Kunst und diejenigen, die sich der Kunst bedienen, sich selbst zu definieren. Das betrifft die gesellschaftliche Öffentlichkeit wie die Künstlerinnen und Künstler, und auch diejenigen, die Ausstellungen verantworten.


Was sind „gesellschaftliche Gründe“? Es sind, ganz allgemein formuliert, die Fragen und Antworten, Strukturen und Verhältnisse, die Gesellschaft ausmachen und fortdauernd beschäftigen. Diese Auseinandersetzung wahrzunehmen, zu beobachten und einzuschätzen, schließlich künstlerisch zu formulieren, d.h. in eine sichtbare Form zu bringen, ist der künstlerische Auftrag. Damit kann und soll Kunst sich einmischen und mitreden, ohne ihre Autonomie in Frage zu stellen.


Auch wenn Caspar David Friedrich viele seiner Bilder zurückgezogen im Atelier gemalt hat, so ist er vorher „draußen“ gewesen, hat sich Notizen gemacht, Studien geführt, aus dem Wahrgenommenen ein „Bild“ gemacht als eine Vision über das Verhältnis von Mensch und Natur, von Kultur und Gesellschaft, die mehr ist als der dargestellte Gegenstand.


Die Themenfelder, die sich als Genres im Laufe der Geschichte der Kunst herausgebildet haben, wie die Erzählungen vom Leben der Götter, das Wirken Christi und der Heiligen der Kirchen, die Darstellungen von Feldzügen und Schlachten, das Porträt, der Akt, das Interieur, das Stillleben, die Landschaft, sie wurden immer durch den Blick auf das was ist, wie es geworden ist und warum, was sein könnte oder sollte bestimmt. Und so wie die Naturwissenschaften in Verhältnisse vorgedrungen sind, die nicht mehr sinnlich wahrnehmbar sind, die nur über Modelle beschrieben werden können, deren Richtigkeit, Wirkung und Bedeutung aber feststellbar ist, hat sich die Kunst früh vom boßen Abbilden gelöst.


Es geht um emotionale und geistige Formulierungen, um die Befragung von Verhältnissen, Bezugssystemen, um Zusammenhänge und Unzusammenhängendes, um Kraft- und Machtverhältnisse, Widersprüche und Zufälle. Über das Faktische hinaus geht es um das Dazwischen, geht es um Wirkungszusammenhänge und Energien. Nicht nur die Knoten in einem solchen Netz machen dessen Haltbarkeit aus, sondern auch die Qualität der Fäden, der Verbindungen und der Halterungen und nicht zuletzt die Fischer, die die Netze knüpfen und die Pflöcke, an denen sie festgemacht sind. Der Fang ist dann ertragreich und vertretbar, wenn er über den Nahrungsbedarf hinaus das Gleichgewicht der Kräfte in Natur und Kultur einhält und so neben dem persönlichen auch einen gesellschaftlichen Mehrwert schafft.


Welche Komplexität und welche Bedeutung auf diese Weise entstehen, wird z.B. anschaulich, wenn man sich die Korrespondenzen der Gebrüder Grimm anschaut, zu sehen in der Grimmwelt, Kassel. Sie bilden ein erstaunliches, in viele geografische, politische und kulturelle Richtungen gehendes Netz, eine Ressource, aus dem heraus die Gebrüder Grimm ihre Energie, ihre Arbeit und ihr Werk gestaltet haben – weit vor der Erfindung des www.
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Maciek Rajka, o.T., Öl, Acryl und Lack auf Baumwolle, 50 x 40 cm, 2009





In seinen künstlerischen Bewegungen muss eine Künstlerin, ein Künstler für sich ein Thema gefunden haben, das sie oder ihn umtreibt. Es löst sich aus und macht sich fest an einem Gegenstand, einem Phänomen, einem Erleben oder einem Ereignis. Die subjektive Wahrnehmung, das Leben in einer Umgebung stellt die Bezüge her, aus denen heraus die Energie für eine Fragestellung und ein Untersuchungsinteresse entsteht, das für diese Person nicht anders als durch künstlerische Mittel und Wege formuliert werden kann. Diese persönliche Bezugnahme enthält bereits Methoden des Zugriffs, die auf eine Haltung verweisen, die nicht nur körperlich und biografisch ist, sondern ebenso systemische und ideologische Momente enthält.


Die gestalterischen und auch die handwerklichen, technischen und medialen Fähigkeiten und Fertigkeiten lassen sich am besten unter diesem Zugriff aneignen. Denn aus den darin enthaltenen Fragestellungen und Energien, schließlich den Vorstellungen von einem Ergebnis der Auseinandersetzung haben sie Kriterien für ihre Angemessenheit, Richtigkeit und Effizienz.


Es sind also nicht nur die Gegenstände, die Inhalte und Aussagen, die den Gehalt einer künstlerischen Arbeit ausmachen, sondern implizit auch die Methode der künstlerischen Arbeit. Nicht nur das im Kunstwerk liegende inhaltliche Faktum und die handwerkliche Machart, sondern erst die Wahrnehmung, das Wissen und Denken, das Wollen des Künstlers, der Künstlerin bilden die Energie, die im Kunstwerk eine Form finden will - oft eine, die Medium und Werkzeug neu beutzt.


Seit der Renaissance ist es für unsere Kultur wesentlich die Handschrift, die den Autor ausmacht, die von einer höheren (göttlichen) Macht geführte Hand. Wie sehr sie nicht nur eine technische, gestaltende und persönliche war und ist, zeigt, dass man bis in die Moderne hinein von einer Stilgeschichte der Kunst spricht, die deren ideologische Begrifflichkeiten und Hintergründe zusammenfasst. Die Widersprüche in der Bildsprache, die z.B. im 19. Jhdt. zwischen Romantik, Klassizismus und Realismus innerhalb einer Epoche sichtbar werden, sind dann keine mehr nur der Form und des Stils, sondern der grundsätzlich ideologisch begründeten Unterschiede in Auffassung und Haltung, die auf die beginnende Spaltung der Gesellschaft zurückzuführen sind.


Künstlerinnen und Künstler haben gezeigt, dass es in ihren Bildern nicht nur um den „Blick aus dem Fenster“, nicht nur um bildhafte Illusionen geht, sondern auch darum, nachvollziehbar werden zu lassen, dass alle Werke „Gewerke“ sind, d.h. einen Autor haben und als „Bilder“ gemacht sind. Selbst eine perfekte Illsionistische Täuschung muss ja als solche entdeckt werden, um wirksam zu sein.


Wie diese „Bilder“ zu Bildern im Kopf der Betrachterinnen und Betrachter werden, war – neben der inhaltlichen Argumentation, immer gleichzeitiges Thema – und Streitpunkt 8n der Kunst. Das gilt für Michelangelo oder Caravaggio, für Karl Bantzer und Ludwig Emil Grimm in Willingshausen, für Adolf Menzel bis hin zum Abstrakten Expressionismus eines De Kooning und die Pop Art von Andy Aarhol.


Die Diskussion um den angemessenen „Stil“ eines Werkes , einer Kunst war nicht eine, die nur in den Ateliers geführt wurde, sie war immer auch öffentlich. d.h. eine der Auftraggeber, des Publikums und der Medien. Schließlich sollten die Bilder spezifische Sichtweisen vorschlagen und in den Betrachtenden Wirkung zeigen.


In der Moderne ist das unübersehbar, wenn impressionistische Bilder wahrnehmbar aus Farbmaterial auf der Leinwand bestehen, das sich erst im Auge zu einem „Eindruck“ verwandelt, oder wenn expressionistische Künstlerinnen und Künstler Linie, Fläche und Farbe als eigenständig aufgetragene Gestalt zeigen, die ihre Gegenständlichkeit als „Ausdruck“ erst durch die Aneignung des Betrachtenden „realisieren“. Die Verwendung von vorhandenem Bildmaterial aus den Massenmedien, das Zitieren von realen Gegenständen im Bild wie sie dann im Kubismus, Surrealismus und Dadaismus eingeführt werden, schließlich die Collage und Montage forden als Methoden von Bildproduktion ein radikal neues Wahrnehmen und Denken von Wirklichkeit und deren strukturaler Zusammenhänge.


Die Nachkriegsmoderne der 60-/70-ger Jahre hat den Stellenwert von Materialität und Idee bis an deren Grenzen ausgelotet. Abstraktion und Konkrete Kunst, konzeptuelle Kunst, Happening und Aktionskunst haben Betrachterinnen und Betrachter, die Adressaten also, als Teilnehmende in extremer Weise autorisiert, in der Kunst mitzugehen und aufzugehen.


Die Energie und der Mehrwert an Emotionalität und Individualität entsteht auf diese Weise nicht nur beim Künstler oder der Künstlerin im Prozess des Machens, sondern auch in der Rezeption und der Individualisierung der Wahrnehmung. Das macht Kunst nicht nur von ihren Inhalten her, sondern auch von ihrer Methode her spannend und zu einem Erlebnis.


Und trotzdem entsteht die Wirksamkeit und Bedeutung eines Kunstwerks zunächst am Werk selbst. Künstlerinnen und Künstler geben sich mit ihm an die Öffentlichkeit ab, wenn es mehr sein soll als Selbstbespiegelung oder Selbstbefriedigung. Sie sind deshalb auch – gerade wegen ihrer Autonomie – „Personen des öffentlichen Lebens“, was korrespondiert mit der „Freiheit der Kunst“.


Die Freiheit der Künstlerin, des Künstlers meint nicht, dass er machen kann, was er will, sondern darin, dass er sich in seiner Auseinandersetzung authentisch und auf jeder Ebene hinterfragbar ästhetisch äußern kann. Freiheit nicht einfach nur von sondern zu etwas. Darin steckt immer ein hohes Risiko, verbunden mit öffentlicher Verantwortung – und immer auch persönlicher.


„Eine Landschaft ist dann schön, wenn sie mir die richtigen Farben für ein Bild gibt“ so wird Claude Monet zitiert in seinem Verhältnis zu dem, was er vor Augen hatte. Diese radikale Verweigerung von Abbildung will sagen, dass Schönheit nicht im Gegenstand liegt, sondern in dem Bild, das wir uns von ihm haben. Das macht nicht nur die künstlerischen Mittel, Technik, Gestaltung und Medium auf besondere Weise wichtig und autonom, sondern mehr noch den Eigen-Sinn der Künstlerin und des Künstlers. Schönheit als Wert ist also in diesem Sinne ein angewandter Begriff. Ähnliches gilt für „gute Kunst“ oder „richtige Kunst“. Das sind aus einem Zweck angeleitete Wertzuschreibungen, die allein aus dem materialen Werk schwerlich abgeleitet werden können.


„Kunst existiert nicht, es sei denn als angewandte“, hat der Kunstdidaktiker und Psychoanalytiker Karl-Josef Pazzini seinen programmatischen Vortrag in Weimar, 2000, überschrieben. Damit hatte er nicht nur die Kunstvermittlung, besonders an Schulen, stark machen wollen, sondern auch die Kunst als bloße Kunst in Frage gestellt, d.h. einen Begriff von autonomer Kunst, der das Kunstwerk freistellt von allen – gesellschaftlichen wie persönlichen – Verbindlichkeiten. Aneignung heißt für ihn nicht Inbesitznahme, sondern das Sich-zueigen- machen.


Ganz in diesem Sinne hatte Roger Buergel, der künstlerische Leiter der documenta 12, 2007, von den Besucherinnen und Besuchern gefordert: „der Betrachter muss wieder mehr Verantwortung übernehmen“. Das gilt nicht nur für die gesellschaftliche, politische Dimension von Kunst, denn ein Bild selbst kann ja nicht handeln, das müssen schon die tun, die angesprochen sind und sich betroffen fühlen.


Das gilt auch für die persönlichen gedanklichen Bewegungen und besonders für den Genuss. Sich in der Wahrnehmung wahrzunehmen, d.h. die Ansprache, die Anregung zu spüren und anzunehmen, ist eine Herausforderung. Sie führt zu einer besonderen Selbsterfahrung, auch zu Selbstbewusstsein – und ist damit ein hoher Wert und ein zusätzliches Vergnügen.


Was mit Kunst geht, ist also nicht nur politisch gemeint, als Intervention an einem Ort und in eine gesellschaftliche Situation und Diskussion, sondern auch als eine Aufforderung über eine wache Wahrnehmung mitzufühlen und mitzdenken. Die verschiedenen Methoden künstlerischer Arbeit machen dazu Vorschläge und Angebote, vom genauen Hinsehen über das Assoziieren, das spielerische Anders- und Weiterdenken, vom Transfer Herstellen bis hin zur Bildung und dem Verstehen von Metaphern.


Wenn Kunst zum Erlebnis wird, ist bereits Relevanz, d.h. wirksame und bedeutsame Bezüglichkeit spürbar hergestellt. Das gilt für Künstlerinnen und Künstler wie für die Betrachterinnen und Betrachter. Voraussetzung ist die Bereitschaft zu aufmerksamer und kritischer Wahrnehmung und die Lust auf Noch-Nie-Gesehenes und Unverstandenes, auf Abenteuer und das Risiko, sich selbst und sein gewohntes Gefüge in Frage zu stellen. Das hat Folgen für die Wahrnehmungs- und Denkfähigeit und könnte möglicherweise Konsequenzen im Wertekanon und Verhalten haben. Nach der Begegnung und der Auseinandersetzung mit Kunst entsprechende Verantwortung für sich selbst und für andere zu übernehmen, ist dann die – notwendige – Folge.
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Anja Köhne, Schwälmer Porträt I, Fotografie, 110 x 80 cm, 2012












Kapitel 1


von und über Kunst









Daniel Behrendt









Was ist schon Kunst?
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Daniel Behrendt, „zeichnen lernen“, Krepelzeichnungen, 2006
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Daniel Behrendt, „Die Anatomie des Dr. Tulp, 1632“, Rembrandt, Krepelzeichnung, 2006





Ein verbeultes Gesicht, zu große Münder, übertriebene Mimik, Augen à la Picasso – kubistisch falsch im Gesicht, … auf den ersten Blick meint man, bösartige Karikaturen vor sich zu haben: hässliche Männer und Frauen, übertrieben niedliche Tiere, Posen und Anmache, Stars und Sternchen, Sex und Crime – das ganze Repertoire von Zeichnungen und Bildern, wie man sie auf Klos, in Schulheften und Telefonhäuschen, in den Schmonzetten, in der Werbung und im „Tiwi“ findet. – Aber dann fällt auf, dass die, die dargestellt sind, glücklich sind mit dem, was sie sind und sein wollen, ein naiv freudiges Einverständnis – fast nicht zu glauben!
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Daniel Behrendt, „Haarfreie Zone“, Krepelzeichnung, 2006





Daniel Behrendts Art zu zeichnen gibt Rätsel auf. Man könnte die Unverschämtheit, die Lust an übertriebenem Humor und Plattheiten, die Ungelenkigkeit der Hand als pubertäre Attitüde abtun, wenn er daraus einen Stil gebildet hätte, sich als Jonathan Meeses Bruder gerierte, der nicht anders kann und will. Aber seine Zeichnungen wechseln die Sprache ständig. Mal ist es tatsächlich die Hand eines draufloszeichnenden Jugendlichen, dann aber gibt es eine disziplinierte grafische Zeichnung.


„Krepelzeichnungen“ nennt er seine ständigen „Abfallprodukte“. Unter „Krepeln“ versteht man, irgendwas vor sich hin zu tun und einfach nur herumzuhängen, nichts mit sich anfangen zu können und sich zu langweilen. Es bezeichnet aber auch eine mühsame und nur schwer sich entwickelnde Arbeit. So ist sein Zeichnen offenbar eine fröhlich quälende Auseinandersetzung mit dem, was Kunst ist, sein will, kann oder nicht kann.


Schön, wenn man das „wichtig“ und „gute Kunst“nicht begründen muss,´. Dafür nimmt er sich große Bilder der Kunstgeschichte vor: „Die Freiheit auf den Barrikaden“ (Delacroix), „Die Anatomie des Dr. Tulp“ (Rembrandt) oder eine „Kreuzabnahme“ (Rubens).


Allerdings fällt auch hier auf, dass es ihm nicht um kongeniale Erfindungen oder Kommentare geht, sondern wieder um ein Spiel, diesmal mit kunsthistorisch geadelten Bildern, mittels „Durchzeichnung“ – so die Entstehung der Zeichnung. Andy Warhol, prominenter Vertreter der Pop Art, hat diese grafisch einfache „Primitivtechnik“ geadelt.


Landschaften, Pferde, Popstars, etc. sind auf diese Weise leicht zu bewältigende Motive. Aber das Besondere dabei ist, dass der Zeichner nicht die Figur oder den Gegenstand zeichnet, sondern nur deren Form, wodurch bei fotografischen Vorlagen an den Grenzen zwischen Licht und Schatten, zwischen Gegenstandsform und Darstellungsform seltsame Entscheidungskämpfe entstehen.


Daniel Behrendt hat in dieser Technik die gesamte Bundesregierung durchgezeichnet – und sie von „Mutti“ auf weißen, unverkauften Bettlaken aus der Ex-DDR sticken lassen. Sicher will er damit nicht die berühmten Schwarzweiß-Köpfe von Gerhard Richter oder die Marilyns von Warhol toppen. Aber wie diese geht Daniel Behrendt seinen Personen damit „an die Wäsche“ und entwickelt ihnen ein Selbstverständnis ins Gesicht, aus dem heraus sie authentisch sind. Allerdings sind es keine Heldenköpfe geworden, vielmehr spricht aus ihnen eine prominente Leere in schwarz (CDU/CSU) und rot (SPD) – golden ist nur das Handwerk – die jedes Wahlplakat-Gesicht neidisch werden lässt.
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Daniel Behrend, aus: „Das Bundeskabinett 2006“, Stickerei auf Leinen (ausgeführt von Angela Behrendt), 2006





So wie die Fotokopie als modernes Druckverfahren eine indirekte Technik ist, die Daniel Behrendts Zeichnungen „angenehm flach“ macht, wie er sagt, ist auch das Sticken-Lassen eine Form paradoxer Anonymisierung. Hier steht Kunst für Können – und macht sie als triviales Bild für den Markt wieder wertvoll. Sticken könnte man (nicht nur hier) als die demütige Anwendung von Mustern in vorgegebenen (tradierten) Formen verstehen.


Darf man das in die Kunst und auf Politiker und Politikerinnen übertragen?


Das Sticken geht jedenfalls „Nicht ohne Mutti“, wie er seine Ausstellung überschrieben hat.


Obwohl diese das Sticken eigentlich hasst. Angela Behrendt im Interview mit ihrem Sohn, abgedruckt in der Katalog-Box zur Ausstellung: „Ich fand das Handarbeiten regelrecht stupide. Viel lieber hätte ich Bücher gelesen. Aber das sah meine Mutter überhaupt nicht gerne. Lesen – das war kaum mehr als Zeitverschwendung. Beim Handarbeiten kam wenigstens ein vorzeigbares Produkt heraus. Darauf kam es meiner Mutter vor allem an. Irgendwie musste jede Tätigkeit mit Fleiß zu tun haben – und den stellte man am besten unter Beweis, indem man in möglichst kurzer Zeit möglichst viel produzierte, so nutzlos das ganze Zeug letztendlich war.“


Inzwischen stickt sie wieder „fleißig“ – allerdings nicht mehr Blümchen, Borten und Muster sondern Graffitis. Mutter Behrendt: „Auslöser war ein Graffiti, das ich in Venedig sah. Ein schwarzes, formal sehr reduziertes Männchen. Es sprach mich sofort an und brachte mich spontan auf den Gedanken auszuprobieren, wie es sich als Stickerei machen würde. Inzwischen ist aus dem Graffiti-Sticken ein richtiger Sport geworden: Ich suche nach neuen Motiven, fotografiere sie und sticke sie auf unterschiedlich große Tücher. Von jedem Ort, den ich bereist habe, bleibt mir so ein Souvenir.“
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Daniel Behrendt, aus „Postkarten an Mutti!“, 2003-2006





Sohn Daniel antwortet ihr mit Postkarten. Die zeigen allerdings ebenfalls keine Sehenswürdigkeiten – nur aktuell Sehenswertes aus seiner endlosen spontan entstehenden Ansammlung von Zeichnungen.


Daniel kann nicht sticken, will es auch nicht lernen. Also muss „Mutti“ ran. Neben ihren eigenen Graffitis hat sie seine Motive auf ausrangierte Taschentücher gestickt. Wenn man sie nicht im Bilderrahmen an der Wand adelt, sondern in der Tasche mit sich trägt, gewinnen sie mit ihren frech formulierten Inhalten doppelte Anzüglichkeit – sofern man sich traut, sie in der Öffentlichkeit zu benutzen. Kunst als Rotzfahne.


Die Zeichnung ist wohl das persönlichste Medium der Kunst. Die Hand verrät den Zeichner nicht nur im Duktus, sondern auch in der Art und Weise, wie er eine Zeichnung entwickelt und wie sie sich letztlich in ein Bild verwandelt. Bei Daniel Behrendt – der behauptet, er könne gar nicht zeichnen – ist die Zeichnung weniger ein subjektives Ausdrucksmittel, nicht Spur psychischer Bewegungen, sondern in erster Linie Objekt. Nicht er vermittelt sich mit der Zeichnung, sondern er zeichnet so, dass sie sich ihm vermittelt. So generiert sie an jeder Stelle sich selbst, und Behrendt guckt zu – so wie er alles den Leuten und seiner Umgebung, dem Geschwätz auf der Straße oder in den Massenmedien abschaut und unverblümt als Zitat zurückgibt.
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