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Die indigene Bevölkerung Nord-
amerikas fand lange Zeit in der 
Weltsicht wenig Beachtung oder 
wurde mit Klischees aus dem Wil-
den Westen bedacht. Erst in den 
letzten Jahren konnten Vertreter 
der Minderheit mit steter Mahnung 
und Erinnerung einen Umschwung 
herbeiführen. Ihrer Initiative ist es 
zu verdanken, dass Medien ver-
mehrt indigene Themen aufgreifen 
und über die Lebensumstände der 
Menschen, der Ureinwohner und 
ihrer Nachkommen, berichten. Ein-
geschlossen sind hier ebenso die 
Populärmedien, wie etwa die prä-
mierte Serie Reservation Dogs, die 
das Leben in einem indianischen 
Reservat in den USA porträtiert 
und in Deutschland über Disney+ 
gestreamt werden kann.

Schon immer sehr der indigenen 
Kunst verschrieben, hat sich das 
Kunstmuseum Denver seiner um-
fassenden Sammlung angenom-
men, um diese zeitgemäß zu re-
evaluieren. Objekt für Objekt 
wurden die korrekten Bezeichnun-
gen und Einordnungen in den ge-
schichtlichen Kontext überprüft 
und gegebenenfalls korrigiert. An-
lässlich der Wiedereröffnung der 
neugestalteten Präsentationsflä-
che hat das Museum die jüngsten 
Erkenntnisse in einer Publikati-
on veröffentlicht, die mit ganzsei-
tigen Aufnahmen zu einer Augen-
reise einladen. Ausgewählt wurden 
200 signifikante Objekte der Samm-
lung, die nach Herkunftsregion an-
geordnet sind und damit Bezüge 
zu den Stämmen der Region und 

lokalen Gegebenheiten herstellen. 
Die Bandbreite der Exponate reicht 
von antiken Keramiken der Pueblo- 
oder Mississippi-Kultur über Perl-
schmuck und geschnitzte Masken 
aus dem 19. Jahrhundert, bis hin zu 
zeitgenössischer Malerei, Skulptur, 
Fotografie und Medienkunst. Stam-
mesmitglieder und Angehörige der 
indigenen Bevölkerung liefern Ex-
kurse zu einzelnen Werken, Techni-
ken oder Motiven, wodurch nicht 
nur die Vielfalt indigener Lebens-
welten und Erfahrungen, sondern 

auch die indigene Kunst Nordame-
rikas als lebendiges Kontinuum be-
greifbar werden. 
Dass es in dieser Thematik noch 
viel aufzuarbeiten gilt, zeigt sich 
gleich zu Beginn der Publikation. 
Symptomatisch für die Sprengkraft 
und Relevanz eröffnet sie mit dem 
eindringlichen Werk The Scream  
von Kent Monkman. Es stellt eines  
der jüngeren Werke der Samm-
lung dar und lässt in seiner Wucht 
keinen Zweifel an der künstleri-
schen Intention zu: Der öffentliche 

Diskurs über Vergangenheit und 
Zukunft der indigenen Bevölke-
rung ist wichtig und längst nicht 
abgeschlossen. ra

Von Sophie Obermeyr

In einer Welt, die von Konsum und 
Profit getrieben wird, braucht es 
Kunst, die nicht nur die Wünsche 
und Launen des Kapitalismus be-
spielt. Es braucht Künstler*innen, 
die sich für etwas einsetzen. Denn 
Kunst soll bewegen.

Kunst, die bewegt. Das wünsch-
ten sich auch Shelley und Ronald 
Rubin, als sie 1995 ihre Foundati-
on ins Leben riefen. Und diesen 
Wunsch teilen sie mit den Künst-
ler*innen in ihrer Sammlung, kre-
ativen Köpfen, die etwas zu sagen 
haben über Gesellschaft, Politik, 
Gender, Globalisierung, Migration 
und andere aktuelle Themen unse-
rer Welt. Um die Bedeutung und 
Wirkung der Kunst zu verändern, 
müssen Künstler*innen innovative 
Wege entwickeln. Und sie brau-
chen eine Plattform. Zum Beispiel 

einen Ausstellungsraum, wie den 
New Yorker „8th Floor“ mitten in 
Manhattan.

Anjuli Nanda Diamond, die Kura-
torin der Galerie, hat über die letz-
ten zehn Jahre einen Shift in der 
kuratorischen Praxis festgestellt: 

Repräsentation, Ethik und der 
Glaube, dass eine Vielfalt von 
Stimmen und Perspektiven den 

Diskurs aufwertet, 
bilden einen neuen 
Schwerpunkt. Genau-
so wie „White Supre-
macy“ und „Defund 
the Police“ von den 
progressiven Rändern 
in den öffentlichen 
Diskurs übergegangen 
sind, hat sich soziale 
Gerechtigkeit in der 
Kunst zu einem zen-
tralen Thema entwi-
ckelt. Es wird heutzu-
tage von Kulturstätten 
verlangt, sich sozial zu 
engagieren. 
Die Shelley & Donald 

Rubin Foundation beweist uns, 
was die Kunst zu aktuellen Dis-
kursen beitragen kann. An Incom-
plete Archive of Activist Art – „Ein 

inkomplettes Archiv aktivisti-
scher Kunst“, nennt sich der Zwei-
bänder (Hirmer Verlag €  49,90). 
Auf 288 Seiten geht es um Kunst, 
Aktivismus und die Rolle der 
Künstler*innen bei Transformati-
onsprozessen in der Gesellschaft. 
Die Coverbilder stammen von An-
drea Bowers und Firelei Báez, zwei 
multidisziplinären Künstlerinnen 
mit gesellschaftskritischer Praxis. 
Die aufwendig gestalteten, mit  
einem Schmuckschuber ausgestat-
teten Kunstbände gleichen einem 
privaten Museum, eingebunden 
zwischen zwei Buchdeckel.
Vier Künstler*innen haben eigens 
für die Publikation Textkunst an-
gefertigt und dabei Methoden 
aus Werbung, Protest und ande-
ren Formen des Aktivismus ge-
nutzt: Hock E Aye Vi Edgar Heap 
of Birds, Kameelah Janan Rasheed, 
Dread Scott und Mierle  Laderman 
Ukeles wollen mit diesen Werken 

Änderung an-
regen und kri-
tische Perspek-
tiven eröffnen. 
Allen in die-
sem Band vorge-
stellten Künst-
ler*innen ist der 
leidenschaftli-
che Einsatz für 
Menschenrechte 
und das Bestre-
ben, Lösungen 
zu finden, ge-
mein. Die Samm-
lung präsentiert 
herausragende 
Beispiele poli-
tisch engagierter 
Künstler*innen 
und zeigt dabei 
auf, dass poli-
tisch sein nicht 
heißt, Ästhetik 
zu vergessen. 

Der Kleiderschrank ist der Spie-
gel eines Lebens, das veranschau-
licht das Museum für Kunst und 
Gewerbe Hamburg in der aktuel-
len Ausstellung Dressed bis zum 
28. August. Anhand von sieben 
geschlossenen Mode-Konvoluten 
aus dem Bestand des Museums 
werden die Persönlichkeiten der 
ursprünglichen Besitzerinnen und 
zugleich 200 Jahre Modegeschich-
te vor Augen geführt.

Kleidung provoziert einen großen 
Auftritt, Kleidung bietet Schutz, 
mit Kleidung lässt sich Wider-
stand leisten, das zeigen die Gar-
deroben von sieben Frauen, die 
von Anfang des 19. Jahrhunderts 
bis heute gelebt haben. In Anbe-
tracht von Zeitgeschmack, Vorlie-
ben und Möglichkeiten pflegten 
sie einen Stil, der sich in einer Viel-
falt präsentiert, die Staunen lässt: 
Seien es atemberaubende Roben 

aus fließendem Stoff und bestick-
tem Tüll, wie sie die Senatoren- 
und Diplomatengattinnen Elise 
Fränckel oder Edith von Maltzan 
im 19./20. Jahrhunderts trugen; 

schlichte Tageskleider von Erika 
Holst, die von den Bemühungen  
einer Frau erzählen, die trotz 
Kriegszeiten ihre Attraktivität 
wahrte; oder die Prêt-à-porter- 

Mode, die in der Nachkriegszeit 
die Kleiderstangen eroberte und 
Persönlichkeiten wie der Muse-
umsgründerin Elke Dröscher, der 
Vogue-Chefredakteurin Angelica 
Blechschmidt und der Kunstsamm-
lerin Anne Lühn ein variantenrei-
ches „Power Dressing“ verlieh, das 
von der französischen bis zur ja-
panischen Couture alles vereint. 
Dass auch gesellschaftskritischer 
Stoff kleidsam sein kann, zeigt die 
Punkmusikerin Ines Ortner, die in 
den 1980ern ohne Geld, aber mit 
umso mehr Erfindungsreichtum 
Kleid-Objekte vom Korsett zum 
Abendkleid „baute“ und schon 
damals Upcycling betrieb. Der Ka-
talog zur Ausstellung (Hirmer Ver-
lag € 45,–) erläutert die hoch ästhe- 
tischen Blickfänge anhand von 
475 Farbabbildungen auf 248 Sei-
ten und gibt mit fundierten Beiträ-
gen einen umfassenden Überblick 
über 200 Jahre Mode. af

„Ich will alles malen, was ich 
will und wie ich es will“, notier-
te Charlotte Berend-Corinth 1930 
in ihr Tagebuch, fünf Jahre nach 
dem Tod ihres Mannes Lovis  
Corinth. Für sie begann eine Zeit 
der künstlerischen Neuorientie-
rung, mit Reisen und der Findung 
unkonventioneller Bildthemen. 
Das Leben und Werk dieser bei-
nahe in Vergessenheit geratenen 
Malerin ins Licht zu rücken, hat 
sich der reich bebilderte und le-
senswerte Band Charlotte Berend-
Corinth (Hirmer Verlag € 29,90) 
zur Aufgabe gestellt.

Als Charlotte Berend (1880–1967), 
aus einer wohlhabenden Berli-
ner Kaufmannsfamilie stammend, 
1898 an der Staatlichen Kunstschu-
le Berlin als eine von zwei weib-
lichen Studentinnen aufgenom-
men wurde, war dies damals die 
Ausnahme. Ebenso ihre Teilnahme 
am Aktzeichnen in den „Herren-
klassen“ der Malschule des Kunst-
gewerbemuseums, die sie im An-
schluss besuchte. 1901 bewarb 
sie sich selbstbewusst an der von  
Lovis Corinth neugegründeten 
Malschule für Akt und Porträt 
und wurde dessen erste Schüle-
rin. Im Jahr darauf avancierte sie 
nicht nur zu seinem bevorzugten 
Modell, sondern wurde 1904 auch 
seine Ehefrau und Managerin. 
Entgegen manch anderen Künst-
lerehefrauen hielt sie nach ihrer 
Heirat an der Entwicklung ihres 

eigenen Schaffens fest. Mit Wer-
ken wie Die schwere Stunde – eine 
nach Max Liebermann „gewagt“ 
dargestellte Geburtsszene – feier-
te sie in den 1910er Jahren als Ma-
lerin erste Erfolge in den Ausstel-
lungen der Berliner Secession, in 
die sie neben Käthe Kollwitz als 
eine der wenigen weiblichen Mit-
glieder aufgenommen wurde. 1924 
wurde Berend-Corinth in den Vor-
stand der Berliner Secession ge-
wählt und engagierte sich als Teil 
eines modernen und internatio-
nal orientierten Künstlernetzwer-
kes. Zu einer Zeit, in der sie sich 
künstlerisch zunehmend vom Ein-
fluss Corinths emanzipierte, ent-
stand 1927 das lebensgroße Akt-
porträt Der Boxer, in dem sie die 
bis dahin klassische Rollenvertei-
lung des passiven weiblichen Akt-
modells und aktiven männlichen 
Künstlers ins Gegenteil verkehrt. 
Auch das Selbstbildnis mit Mo-
dell von 1931 offenbart ihr neues 
Selbstverständnis als Künstlerin: 
souverän, mit einem weiblichen 
Aktmodell an ihrer Seite, ohne er-
kennbare Hierarchie zwischen den 
beiden Dargestellten. Als Jüdin 
sah sich Berend-Corinth gezwun-
gen, 1939 vor dem Naziregime in 
die USA zu emigrieren, wo sie 1967 
starb. Viele ihrer Werke gelten als 
verschollen, so ist der vorliegende 
Band, der nur durch detektivische 
Recherchearbeit vieler Beteiligter 
entstehen konnte, als umso kost- 
barer zu werten. um
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Here, Now
Indigenous Arts of North America 

at the Denver Art Museum

Hrsg. von Dakota Hoska, John P.  
Lukavic, Christopher Patrello

Hirmer Verlag € 49,90

„MODE VERGEHT, STIL BESTEHT“
7 FRAUEN – 200 JAHRE MODE

KUNST SOLL BEWEGEN! 
„KUNST GEHÖRT DORTHIN, WO MENSCHEN SIND.“ SHELLEY FROST RUBIN

Charlotte Berend-Corinth, Selbstbildnis mit Modell, 1931, Nationalgalerie Berlin

Hock E Aye Vi Edgar Heap of Birds, Native Nations Have 
Their Own Presidents, 2020

Ines Ortner, Korsage, Escora, 1987; Abendkleid, 1980er Jahre, Museum für Kunst und Ge-
werbe Hamburg

Kent Monkman, The Scream, 2017, Denver Art Museum: Native Arts acquisition funds and funds from Loren G. Lipson

Ai Weiwei, Dropping a Han Dynasty Urn, 1995, Privatsammlung © Ai WeiWei. Foto: ALBERTINA, Wien/Lisa Rastl & Reiner Riedler

BEFREIT
CHARLOTTE BEREND-CORINTH

HERE, NOW!
INDIGENE KUNST AUS NORDAMERIKA

AI WEIWEI
KUNST DER GLOBALEN KRISE

„Alles ist Kunst. Alles ist Poli-
tik“, lautet ein Zitat von Ai Wei-
wei, der in seinem Schaffen  
autoritäre Systeme eindrücklich 
kritisiert und als Aktivist uner-
müdlich für die Humanität und 
Solidargemeinschaft eintritt. Sei-
ne bislang größte Retrospektive, 
die demnächst in der Albertina 
modern in Wien eröffnet, vereint 
Schlüsselwerke aus vier Jahr-
zehnten, darunter Readymades, 

Wandarbeiten, Skulpturen, Per-
formances und Filme.

Die Mao-Serien aus den 1980ern, 
bei denen Ai Weiwei verschiede-
ne Malweisen erprobte, um billiges 
Wellblech als Bildträger zu simulie-
ren; sein berühmter Stinkefinger, 
den er ab 1993 vor Symbolen po-
litischer Macht wie dem Weißen 
Haus in Washington, dem Reichs-
tag in Berlin oder der Skyline von 

Hongkong in die Kamera hält, um 
auf Missstände und die Gefährdung 
demokratischer Werte hinzudeu-
ten; oder die subversive Aktion von 
1995, bei der der Künstler eine Urne 
aus der Han-Dynastie zerschmetter-
te, um zu zeigen, dass er sich von 
kulturellen Normen löste, die vor-
schrieben, was wertvoll ist und was 
nicht – die Auseinandersetzung mit 
seinem Heimatland China, in dem 
er als Kind die Verbannung seines 

Vaters, eines bedeutenden Dichters, 
und die Kulturrevolution miterleb-
te, aber auch ein tiefer humanitä-
rer Gedanke prägen das gesamte 
Schaffen Ai Weiweis. Für seinen 
Dienst an der Menschheit ist er 
bereit, Grenzen zu überschreiten, 
bis zur letzten Konsequenz: Sei-
ne Beharrlichkeit, Missstände und 
Machtstrukturen speziell durch 
die chinesische Regierung aufzude-
cken, führten 2009 zu seiner Ver-

haftung, die er mit seinem Smart-
phone fotografisch dokumentierte 
und ebenso wie seine anschließen-
de Haftstrafe zum Kunstprojekt 
inszenierte. Das für ihn typische 
Umdenken, das Neubesetzen, das 
Transformieren von Inhalten, Tech-
niken und Materialien in neue Ge-
dankenräume spiegelt sich kon-
genial in der Ausstattung des 
Ausstellungskatalogs, der an einen 
Marmorblock anmutet, eine Ver-

wandlung, der er in seinem Werk 
auch gewöhnliche Gebrauchs- 
gegenstände unterzieht. af

Ai Weiwei
In Search of Humanity

16. März bis 4. September 2022
Albertina modern, Wien

Katalog zur Ausstellung
Hirmer Verlag € 45,–
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www.universal-lighthouse.org
Universal Lighthouse e.V.
universal_lighthouse

Spendenkonto:
VR-Bank Oberbayern Südost
IBAN: DE73 7109 0000 0002 6762 14
BIC: GENODEF1BGL

Erfahren Sie mehr unter:

UNIVERSAL  
LIGHTHOUSE e.V.
Ein Unterstützungs-  
und Partnerschaftsverein

Fußball als verbindendes  
Element, hat die Kraft  
Grenzen zu überwinden.

Unterstützen Sie uns!

GOOD HOPE SOCCER ACADEMY  
in Kisauni, Kenia

Indien

INDIA
UNESCO World Heritage Sites

ALLE UNESCO-WELTKULTURERBESTÄTTEN 
IN SPEKTAKULÄREN AUFNAHMEN

HIRMER978-3-7774-3571-8
€ 49,90 Erhältlich im Buchhandel oder direkt beim Verlag: 

www.hirmerverlag.de

5000 Jahre kulturelle 
Blüte versammelt in  
einer PuBlikation

Asstellung: noch bis zum 20. März 2022
Pergamonmuseum und James-Simon-Galerie, Berlin

 
ISBN 978-3-7774-3804-7 49,90 €  

Erhältlich im Buchhandel oder direkt beim Verlag: www.hirmerverlag.de

iran
»Ein unverzichtbares Dokument zu den Kulturleistungen 
und der Kulturgeschichte von Iran.« Bücherrundschau

»Eine längst überfällige Schau.«
art

hirmer
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Noch bevor Erich Heckel, einer 
der bedeutenden Pioniere des 
Expressionismus und Vertreter 
der Klassischen Moderne, mit der 
Malerei begann und die Künstler-
gruppe „Brücke“ mitbegründe-
te, beschäftigte er sich bereits als 
Schüler ab 1903 autodidaktisch 
mit der Technik des Holzschnittes. 

Angeregt durch Emil Nolde, kam 
1906 die Radierung und 1907 
im Austausch mit Karl Schmidt-
Rottluff die Lithografie hinzu. 
Die Druckgrafik steht demnach 
nicht nur am Beginn von Heckels 
Schaffen, sondern ist auch inner-
halb seines Gesamtwerks neben 
der Malerei das zweite große 
Arbeitsfeld.

Unter Einbeziehung neuester For-
schungsergebnisse ist ein dreibän-
diges Werkverzeichnis des druck-
grafischen Œuvres Erich Heckels 
(1883–1970) mit Arbeiten von 1903 
bis 1968 entstanden. Die Grundla-
ge der Publikationen bildete das 
von Annemarie und Wolf-Dieter 
Dube noch zu Lebzeiten Heckels 
erstellte und mittlerweile über-
holte Verzeichnis seines druckgra-
fischen Werks. Die aktualisierte, 

ergänzte und kritisch kommen-
tierte Neubearbeitung versam-
melt insgesamt 1086 Arbeiten, 
darunter fast 500 Holzschnitte, 
rund 400 Lithografien und knapp  
200 Radierungen. Beim Eintau-
chen in das grafische Schaffen von  
Heckel wird ersichtlich, dass die 
Bestandsaufnahme ein äußerst 
komplexes Unterfangen gewesen 
sein muss – nicht zuletzt die Datie-
rung der Arbeiten, die durch den 
Künstler nicht immer zwingend 
zuverlässig bzw. nach seinem eige-
nen System erfolgte: „Selbst wenn 
ein Bild im Februar 1909 entstan-
den ist, gehört für mich die Ar-
beit in das Jahr 1908. Das neue Ar-
beitsjahr fängt für mich jeweils im 
April an.“ Dadurch, dass die ver-
zeichneten Werke nach Jahreszy- 
klen angeordnet wurden, lässt sich 
eine stilistische und motivische 

Entwicklung besonders gut er-
kennen. Drei exzellente Kenner 
des Œuvres von Heckel ordnen 
mit ihren detaillierten inhaltlichen 
Ausführungen, der Nennung und 
Beschreibung von Einzelabzügen 
sowie motivischen Querverweisen 
zu anderen Techniken von Heckel 
das jeweilige Werk in das Gesamt-
schaffen neu ein. cs

Unter dem zunächst rätselhaf-
ten Titel Kunst für keinen zeigt die 
Kunsthalle Schirn in Frankfurt am 
Main eine ungewöhnliche und in-
novative Ausstellung, die es in 
dieser Weise noch nicht gegeben 
hat. Der Untertitel 1933–1945 ver-
rät, dass es sich um Kunst handelt, 
die während des Nationalsozialis-
mus entstanden ist. 

Bislang hat die Kunstgeschichte 
unterschieden zwischen Künstlern, 
die das NS-Regime anerkannte und 
förderte, und solchen, die als „ent-
artet“ diffamiert wurden und oft-
mals ins Ausland emigrierten. In 

dieser Ausstellung werden zum 
ersten Mal gezielt 14 bekann-
te deutsche Maler*innen betrach-
tet, die nicht als systemkonform 
galten, aber nicht ins Exil gehen 
konnten oder wollten. Sie waren 
künstlerisch der Moderne und po-
litisch der Linken verpflichtet. Zu 
ihnen gehören Willi Baumeister,  
Otto Dix, Hans und Lea Grundig,  
Hannah Höch, Marta Hoepfner, 
Karl Hofer, Jeanne Mammen und 
Ernst Wilhelm Nay. Die Ausstel-
lung geht der Frage nach, ob sich 
die Künstler komplett in die in-
nere Emigration verabschiedeten 
und tatsächlich für niemanden 

im NS-Kunstbetrieb, also für Aus-
stellungen, Kunsthändler, Museen 
oder Sammler Werke schufen, oder 
ob es für sie zeitweise Möglichkei-
ten gab, Kunst zu schaffen und 
aus dem eigenen Atelier heraus zu  
verbreiten. wr

DAS BILD ALS BÜHNE
RENÉ MYRHAS UNIVERSUM 

DIE KUNST ZU BLEIBEN
SYSTEMKRITISCHE MALER*INNEN VON 1933 BIS 1945

Wer sich in die farbintensiven 
und mit verschiedenen Realitäts-
ebenen spielenden Welten des 
Künstlers René Myrha begibt, 
den erwartet „ein einzigartiges 
Universum“, wie der Untertitel 
der Ausstellung im Kunstmuse-
um Thun und der Publikation ver-
spricht. Der repräsentative Über-
blick über Myrhas Werke aus der 
Zeit der Pop-Art bis in die Gegen-
wart zeigt die Einflüsse diverser 
künstlerischer Strömungen und 
Techniken auf seine Arbeiten, die 
von Stillleben über Landschafts- 
und Architekturdarstellungen bis 
hin zu komplexen Figurenkompo-
sitionen reichen. 

René Myrha wird 1939 in Dels-
berg im Schweizerischen Kanton 
Jura als René Pagnard in eine Uhr-
macherfamilie geboren. Nach sei-
ner Ausbildung als Grafiker arbei-
tet er in Basel und Mailand, häufig 
hält er sich bei seiner Schwester 
in Paris auf, die in der Rue Myrha  
wohnt – von nun an wird dies sein 
Künstlername sein. Bis in die Jah-
re 1967/68 sind seine Werke, vor 
allem Zeichnungen, aber auch Öl-
bilder, Gouachen und Lithogra-
fien, von suchender Experimen-
tierfreude geprägt. Thematisch 
herrschen stilisierte Landschafts-
kompositionen vor, die organische 
und geometrische Formen in inten-
siv-leuchtenden Farbflächen verei-
nen. Neben der plakativen Ästhe-
tik der Pop-Art, die seine Bilder 
prägt, fasziniert ihn auch das drei-
dimensionale Ausloten mit neu-
en, künstlichen Materialien aus 
der Konsumwelt der 1960er und  
70er Jahre, wie Polystyrol, Nitro- 

spray und Acetate, die beispiels-
weise in der Objektgruppe Art-
Moires Anwendung finden. Waren 
seine Werke bis dahin figurenlos, 
bevölkern nun unterschiedlichs-
te Kreaturen seine Welten, die Ge-
schichten erzählen wollen. In den 
1990er Jahren beginnt Myrha,  
mit Transparentpapier zu arbeiten, 
um durch Umdrehen oder Überla-
gerung von ausgeschnittenen oder 
gezeichneten Elementen seiner 
endgültigen Kompositionen auf 

die Spur zu kommen – eine Tech-
nik, die er bis heute anwendet. 
Rätselhafte Werke wie Atelier III  
spiegeln diesen kreativen und 
poetisch- erzählenden Charakter 
wider und machen neugierig auf 
René Myrhas gesamtes Univer-
sum, das sich in dem vom Künstler 
eng in seiner Entstehung begleite-
ten Band René Myrha (Hirmer Ver-
lag € 29,90) versammelt und in der 
Thuner Ausstellung noch bis zum 
1. Mai zu bewundern ist. cv
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Es ist noch nicht so lange her, dass 
vor allem die US-amerikanische 
Kunstwelt begonnen hat, die Be-
deutung zeitgenössischer latein-
amerikanischer Künstler*innen zu 
entdecken. Zu den Schätzen, auf 
die man dabei stieß, gehört das 
Werk des Mexikaners Nicolás de 
Jesús, der 1960 in der Region der 

indigenen Nahua geboren wurde 
und in seiner Bildwelt Gebräuche 
seiner Heimat mit Erfahrungen in 
Paris, Jakarta oder Washington ver-
schmelzen lässt.
Vor allem bekannt ist de Jesús für 
seine Radierungen auf Amate, einem  
Baumrindenpapier, wie auch für 
großformatige Wimmelbilder, auf 

denen Skelette in der Tradition 
des Totenfests mit Menschen fei-
ern und für Gerechtigkeit kämpfen 
– mit klaren Botschaften: Es geht 
um drängende Fragen unserer Zeit, 
den Identitätsverlust des Einzel-
nen über Umweltzerstörung, Men-
schenrechte und Einwanderung bis 
hin zum Sturm auf das Kapitol.

Höhepunkte seines künstlerischen 
Schaffens aus drei Jahrzehnten 
präsentieren aktuell eine Ausstel-
lung im Neuberger Museum of Art 
in New York wie auch der Begleit-
band, die mitunter eine „Heraus-
forderung für die US-amerikani-
schen und europäischen Parameter 
zeitgenössischer Kunst“ sind, wie 

es im Vorwort heißt. Erstaunlich 
ist dieser Umstand, weil man an-
zunehmen geneigt war, dass es 
in den vergangenen Jahrzehnten  
neben politischen und wirtschaft-
lichen Beziehungen auch einen 
kulturellen Austausch zwischen 
den „Americas“ gegeben haben  
muss. mir

FRÖHLICHE SKELETTE
WIMMELBILDER UND DER STURM AUFS KAPITOL

Nicolás de Jesús, Virus criminal, 2020  © Nicolás de Jesús

Ernst Wilhelm Nay, Frauenkopf in Hand gestützt, 1944, Leopold-Hoesch-Museum & Papiermuseum Düren

René Myrha, Atelier III, 1997

Erich Heckel, Weiße Pferde (Pferde im Sturm), 1912 

Von Lili Aschoff

Manchmal verweisen eine Viel-
zahl glücklicher Umstände auf ein 
großes Werk – wie im Falle des 
Autors Tschingis Aitmatow (1928–
2008): 1958 verfasste er seine  
Novelle als Diplomarbeit, der 
Dichter Louis Aragon entdeckte 
sie als „schönste Liebesgeschich-
te der Welt“, Kat Menschik il- 
lustrierte sie für ihre prämierte 
Buchreihe Lieblingsbücher, und 
der angehende Maler Said als 
Protagonist, der die Geschichte 
erzählt, verbindet am Ende alles: 
„Selbst heute noch stelle ich mir 
oft die Frage, ob die Liebe nicht 
eine Inspiration ist wie die Inspi-
ration des Malers, des Dichters.“

Die Erzählung beginnt in  einem 
kleinen Dorf in Kirgisien im 

Jahr 1943. Said, damals 15-jäh-
rig, bekommt mit, dass sich seine 
Schwägerin, die verheiratete Sol-
datenfrau Djamila und der Kriegs-
invalide Danijar ineinander verlie-

ben. Er wahrt das Geheimnis dieser 
verbotenen Verbindung, obwohl 
er selbst Gefühle für Djamila hegt. 
Als ihr Ehemann aus dem Krieg zu-
rückkehrt, fliehen die Liebenden, 

und auch Said verlässt das Dorf, 
um Maler zu werden.
Die Gesänge Danijars, das Mär-
chenhafte der Sprache und die 
nostalgischen Bilder, die Aitmatow 
von der kirgisischen Steppe her-
aufbeschwört, untermalen die Tra-
ditionen und die Verbundenheit 
zur Heimat – und doch dringen der 
Krieg und die Zeichen des Wandels 
durch. Es geht um den Aufbruch in 
eine neue Welt, den Abschied von 
der Kindheit, aber auch um Selbst-
bestimmung, Mut und eine über  
alles triumphierende Liebe.

Während Anfang der 1960er Jahre 
viele Kunsthappenings zu gesell-
schaftskritischen Themen anar-
chisch wirkten, stand bei den Ak-
tionen des Künstlers Adolf Luther, 
der Glasflaschen zertrümmerte, 
etwas anderes im Vordergrund: 
eine „visuelle Immaterialität“, 
der magische Moment des Auf-
blitzens, wenn das Licht auf die  
Scherbenkante trifft. 

Im Jahr 1957 kehrte der promovier-
te Jurist Adolf Luther (1912–1990) 
dem Richterberuf den Rücken, um 
sich der Kunst, die er seit 1942 zu-
nehmend intensiv betrieb, gänzlich 
widmen zu können. Sein Weg führ-
te ihn von der Malerei hin zu ersten 
Lichtobjekten aus Glasbruchstü-
cken. Mitte der 1960er Jahre fand 
er mit dem Hohlspiegel sein wich-
tigstes Material, um Licht sichtbar 

zu machen. Bis zu seinem Lebens-
ende blieben Licht und Raum, 
Transparenz und Schönheit sei-
ne zentralen Themen. Der zwei-
sprachige Band Adolf Luther. Licht 
Light (Hirmer Verlag € 69,–) stellt in 

eindrucksvollen Bildstrecken sein 
komplexes Gesamtwerk und dessen 
Entwicklung vor und ermöglicht 
eine neue Vorortung dieses außer-
gewöhnlichen Künstlers im Kanon 
der Kunstgeschichte. cv
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MIT DER RAUMKAPSEL ZUR ISS 
DER ERSTE WELTRAUMSPAZIERGANG IN 3D

Ein Flug ins All – der Traum von 
der Reise durch den Weltraum, 
den sich im letzten Sommer die 
Milliardäre Richard Branson und 
Jeff Bezos für wenige Minuten, da-
für aber mit dreifacher Schallge-
schwindigkeit erfüllten, ist bereits 
für den Normalbürger greif-
bar: Seit vergangenem Oktober 
ist eine von Felix & Paul Studios 
konzipierte Ausstellung, die mit  
einer sensationellen VR-Immersi-
on einen imaginären Besuch auf 
der Raumstation ISS ermöglicht, 
auf Welttournee.

„Ich werde den Moment nie  
vergessen, als ich das erste Mal 
runter auf die Erde geblickt habe. 
Sie war so hell und schön, eine 
perfekte Kugel“, begeisterte sich 
die US-amerikanische Astronautin 
Christina Koch, die im März 2019 
zur ISS flog, um an einer Mission 
teilzunehmen, die über 300 Tage 

währte – der bisher längste Auf-
enthalt im Weltraum. Ihre sen-
sationellen Erlebnisse wie etwa 
Schwerelosigkeit, atemberauben-
de Spaziergänge im All und zu-
kunftsweisende wissenschaftliche 

Experimente werden in einer 
bahnbrechenden Ausstellung als 
Virtual Reality erlebbar, an der 
Künstler und Astronauten zu-
sammenwirkten. Nach einer ers-
ten Station in Montreal gastiert 

die Schau derzeit in Houston. Auf 
12 500 Quadratmetern erwarten 
die Besuchenden ein echtes mul-
timediales Highlight: die mittels 
VR-Brille frei begehbare interna-
tionale Raumstation.

Ermöglicht wird dieser einpräg-
same ISS-Spaziergang durch auf-
wendigste Dreharbeiten. 2016 
starteten die Felix & Paul Stu-
dios ihre Zusammenarbeit mit der 
NASA und trainierten mit den 

Astronauten das Bedienen der 
360-Grad-Kameras. Diese wur-
den dann ins All geschossen und 
die gesamte ISS, Modul für Mo-
dul, abgefilmt, um den virtuellen 
Rundgang zu ermöglichen. 
Das außergewöhnlich gestaltete 
Buch mit dem Titel The Infinite 
(Hrsg. von Marie Brassard, Phoebe 
Greenberg, 176 Seiten, 102 Farb-
abbildungen, Text: Englisch, Hir-
mer Verlag € 45,–) als umfassende 
Dokumentation zur Ausstellung 
enthält neben Fotos und Inter-
views mit den Visionären des Pro-
jekts auch Einblicke in den Alltag 
auf der ISS, stellt die beteiligten 
Astronauten vor und lässt sie in 
kurzen Zitaten zu Wort kommen. 
Eine Vielzahl an großformatigen 
Klapptafeln gewährt ungeahnte 
Einblicke in die Raumstation und 
frappierende Ausblicke ins Welt-
all – so grenzenlos fantastisch wie 
das Universum. af

Filz, Holz, Stahl, Stein, Aluminium 
oder Leuchtstoffröhren – die Mi-
nimal Art, die Anfang der 1960er 
Jahre in den USA entstand, wird 
vor allem mit industriellen Mate-
rialien, aber auch mit reduzierter 
Formensprache, geometrischen 
Kompositionen und einfarbigen 
Flächen in Verbindung gebracht. 
Was dabei leicht übersehen wird, 
ist die poetische und sinnliche 
Seite dieser Kunstrichtung. Die-
se ist in der Ausstellung Minimal 
Art. Körper im Raum im Hambur-
ger Bucerius Kunst Forum noch 
bis zum 24. April erlebbar.

Wer sich vor Dan Flavins Licht-
komposition untitled (to Barnett 
Newman) four im Raum bewegt 
und mit dem Körper ins farbige 
Licht eintaucht, wird staunend 
bemerken, dass er Teil des Wer-
kes wird. Und wer seinen Fuß auf 
die Metallplatten der begehbaren 
Skulptur 45 Degree Swipe von Carl 
Andre setzt, spürt unmittelbar, 
was dies mit den Sinnen anstellt: 
Plötzlich ist es für den Kunstgenuss 
ganz nebensächlich, ob man Ex-
perte oder Laie ist, denn auch ohne 
Vorwissen sind diese Arbeiten für 
alle fühl- und erfahrbar. Die Demo-
kratisierung der Kunst ist die große 
Errungenschaft der Minimal Art, 
die Betonung der Materialität der 
Werke und der Verzicht auf jedes 
illusionistische Geheimnis ermög-
lichen die frei zugängliche Erfah-
rung von künstlerischem Schaf-
fen. Die Hamburger Ausstellung 

und der dazu erschienene Kata-
log (Hirmer Verlag € 35,– ) laden zu 
diesem Erlebnis mit 17 ikonischen 
Werken u. a. von Carl Andre, Dan 
Flavin, Donald Judd, Sol LeWitt, 

Robert Morris, Imi Knoebel, Char-
lotte Posenenske, Gerold Miller, 
Frank Gerritz und Jeppe Hein ein, 
die den Bogen von den 1960er Jah-
ren bis heute spannen. cs

Von Felix Zuhr

Es war ein Ausnahmeleben: Fre-
derick Douglass (1817/18–1895), 
als Sklave in die Tabakplantagen 
von Maryland geboren, wechsel-
te im Kindesalter nach Baltimore, 
wo er mit Eigen initiative, Hilfe-
stellung aus seinem Umfeld und 
Fluchtversuchen in ein neues Le-
ben startete. Eine Neuüberset-
zung seiner Autobiografie zeich-
net das Porträt eines Menschen, 
der sich zeit seines Lebens für 
Freiheit und Gleichheit einsetzte 
und zur Ikone des afroamerikani-
schen Befreiungskampfes wurde.

„Ich durfte nicht bei ihr sein: we-
der als sie erkrankte noch als sie 
starb, und auch nicht, als sie be-
erdigt wurde. Sie war lange tot, 
bevor ich irgendetwas davon mit-
bekam. Da ich ihre wohltuen-
de Gegenwart, ihre zärtliche und 
wachsame Fürsorge nie in nen-
nenswertem Umfang genossen 
hatte, empfing ich die Kunde von 
ihrem Tod mit nahezu denselben 
Gefühlen, die ich beim Tod einer 

Fremden empfunden hätte.“ Mit 
dieser dramatischen Schilderung 
des Todes seiner Mutter, der er von 
Kindesbeinen an entzogen wurde, 
beginnt Frederick Douglass seine 
1845 publizierte Autobiografie, in 
der er auf sein Leben als amerika-
nischer Sklave zurückblickt. Die 
jüngst erschienene Neuüberset-
zung führt die Alltagsgräuel der 
afroamerikanischen Sklav*innen 
vor Augen, die sich tagtäglich der 
Gewalt und Willkür ihrer „Her-
ren“ ausgesetzt wussten.
In die Sklaverei hineingeboren, 
findet Douglass sich aber nicht mit 

seinem Schicksal als menschliches 
Werkzeug ab: Als Junge lernte er 
heimlich das Lesen und Schreiben, 

„Meist singen Sklaven, wenn 
sie am unglücklichsten sind“

was ihn immer mehr über die men-
schenverachtende Unterdrückung 
und Ausbeutung der Afroamerika-
ner*innen erfahren ließ. Nach sei-
ner geglückten Flucht schlug er 
einen aufsehenerregenden Weg als 
Aktivist und Politiker ein, was un-
ter anderem 1872 in einer Kandida-
tur um die US-Vizepräsidentschaft 
gipfelte.

DAS MENSCHLICHE GEHIRN
EINES DER LETZTEN GROSSEN RÄTSEL

Von Wilfried Rogasch

Die Bundeskunsthalle in Bonn 
zeigt eine innovative, interdiszi-
plinäre und facettenreiche Aus-
stellung über das menschliche 
Gehirn, das seit 100 Jahren mit 
zunehmender Intensität erforscht 
wird, dessen Rätsel der kom-
plexen Funktionalität aber bis-
lang nicht gelöst werden konnte. 
Dazu ist ein umfangreicher Ka-
talog erschienen, der als span-
nendes Kompendium auch un-
abhängig von der Schau äußerst 
lesenswert ist. 

Das Organ in unserer Schädelhöhle 
steuert unser Leben und Erleben. 
Das Gehirn erscheint äußerst kom-
pliziert und rätselhaft: Ist es die 
menschliche Schaltzentrale, eine 
Art Supercomputer, die Behausung 
des Ichs? Trotz vielfältiger medizi-
nischer und interdisziplinärer For-
schung gibt es allerhand, was wir 
bis heute noch immer nicht wis-
sen. Vielen Wissenschaftlern gilt 
die Entschlüsselung des Gehirns 
als letzte Herausforderung auf dem 
Weg zur Selbsterkenntnis.
Anhand von fünf Fragestellungen 
illustriert das Buch naturwissen-
schaftliche, philosophische und 
künstlerische Denkansätze, bei 
denen unter anderem anatomi-
sche, neurologische, medizinhisto-
rische und psychiatrische Aspek-
te betrachtet, aber auch Streifzüge 

in die Religionsgeschichte und die 
Informatik unternommen werden. 
Die fünf Fragen lauten: Was habe 
ich im Kopf? Wie stelle ich mir die 
Vorgänge im Gehirn vor? Sind ich 
und mein Körper dasselbe? Wie 
mache ich mir die Welt? Und: Soll 
ich mein Gehirn optimieren? Jedes 
dieser fünf Kapitel enthält Essays, 
Reportagen, Interviews, Illustrati-
onen und Filmtipps, was dem Buch 
einen bunten, magazinartigen Cha-
rakter verleiht.

Die erste Frage geht den Baustei-
nen des Gehirns in anatomischer 
und physiologischer Hinsicht 
nach, die Erforschung, Vermes-
sung und Deutung des Organs 
steht hier im Mittelpunkt. Die 
zweite Frage beschreitet den Weg 
von der sichtbaren Struktur zur 
unsichtbaren Arbeitsweise des 
Gehirns. Die dritte Frage lautet: 
„Sind ich und mein Körper dassel-
be?“ Wo die Grenze zwischen Kör-
per und Geist verläuft, ist bis heu-
te nicht zu definieren. Schon die 
antiken griechischen Philosophen 

trieb das Leib-Seele-Problem um. 
Der Glaube an ein vom Körper los-
gelöstes, unsterbliches Ich, un-
sere Seele, scheidet bis heute die  
Geister. Viele Naturwissenschaftler 
verneinen die Existenz einer auto- 
nomen Seele, die nach dem Tod  
eines Menschen weiterlebt. Da- 
rüber hinaus betrachten die Auto-
ren in diesem Kapitel Zustände des 
Identitätsverlustes, zum Beispiel 
aufgrund einer Demenz.
An vierter Stelle wird untersucht, 
wie die Welt in unseren Kopf 
kommt und wie verlässlich unse-
re Wahrnehmung und unser Ge-
dächtnis arbeiten. Versuche zei-
gen, dass sich unser Gehirn leicht 
täuschen lässt. Die letzte Frage 
„Soll ich mein Gehirn optimie-
ren?“ zeigt Zukunftsperspektiven 
der Hirnforschung auf, in denen 
Medizin und Technik das Organ 
perfektionieren könnten. Dabei 
stellt sich jedoch die grundsätzli-
che ethische Frage, wie weit wir 
in dieser Hinsicht überhaupt ge-
hen wollen.

Als ich 100 Jahre alt war, tanzte 
ich mit dem Wiener Bürgermeis-
ter Walzer. Bis ins hohe Alter war 
ich eine lebensfrohe, geistig rege 
und charismatische Erscheinung. 
Als Kind galt ich allerdings als so 
kränklich, dass selbst die Schu-
le meinen Eltern zu anstrengend 
für mich erschien und ich ein Jahr 
pausierte. Früh fiel mein außer-
gewöhnliches Zeichentalent auf, 
was meinen Vater – einen liberalen 
Wiener Staatsbeamten – veranlass-
te, mir die Ausbildung zur Lehre-
rin ans Herz zu legen. Mit 18 Jah-
ren bewarb ich mich jedoch an der 
Kunstgewerbeschule, begann dort 
zu studieren und nahm drei Jahre 
lang an den Vorbereitungsklassen 
teil. Angeboten wurde Architek-
tur, Bildhauerei, Malerei, Keramik, 
Textil und Mode. Einer der Profes-
soren war eine solch inspirierende 
Persönlichkeit, dass ich den Mut 

fasste, seinen, für Frauen eher un-
üblichen Fachbereich zu belegen 
und fand mich als einzige Studen-
tin unter lauter Männern wieder 
– eine abwegige Wahl, wie nicht 
nur mein Vater empfand. Nachdem 
ich aber bei einem Wettbewerb 
den ersten Preis gewonnen hatte, 
verstummten die kritischen Stim-
men und meine Karriere begann. 
Bereits unmittelbar nach dem Stu-
dium erhielt ich erste öffentliche 
Aufträge und arbeitete mit den 
berühmtesten Kollegen meiner 
Zeit zusammen – da war ich ge-
rade einmal Mitte Zwanzig. Unse-
re Kunst widmeten wir dem All-
tag der Menschen, sozialen Fragen 
und wie sich Funktion und Gestal-
tung intelligent verbinden ließ. 
Als sich die wirtschaftliche und 
politische Lage im Land ver-
schlechterte, nahmen mein Mann 
und ich – wir waren seit 1927 

verheiratet – einen Ruf nach Mos-
kau an, wo wir sieben Jahre lang 
gemeinsame Projekte realisierten, 
anschließend arbeiteten wir an 
der Akademie der Schönen Küns-
te in Istanbul. Als dort mein Ver-
trag nicht verlängert wurde, reiste 
ich als Kurierin für den österrei-
chischen Widerstand nach Wien, 
wurde jedoch verraten und ver-
haftet. Vier Jahre von einer ur-
sprünglich 15-jährigen Haftstra-
fe saß ich im Frauengefängnis  
Aichach ab, bis ich 1945 von der 
US-Armee befreit wurde. Nach 
dem Krieg war es für mich nicht 
leicht, Aufträge zu erhalten, erst 
spät wurden mein Gesamtwerk 
und meine singuläre Bedeutung für 
die Kunst anerkannt. Nur wenige 
Tage vor meinem 103. Geburtstag 
starb ich, die mehrfach Tuberkulo-
se besiegt hatte, an einer Grippe –  
wer bin ich?

Wer bin ich? 
Das Kunsträtsel mit Gewinnchancen

Unter den richtigen Einsendungen verlost der 
Hirmer Verlag fünf Bücherpakete im Wert von € 100,–.
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Auf lösung des Kunsträtsels aus Fresko 04/2021: Jacoba van Heemskerck (1876–1923)
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Wolke in Form eines Schwertes, 
so lautet der surreale Titel der 
deutsch/englischen Publikation, 
die Katharina Grosses langjährige 
Galeristin Rosemarie Schwarzwäl-
der anlässlich einer gleichnami-
gen Ausstellung in ihrer „Gale-
rie nächst St. Stephan“ in Wien 
jetzt herausgegeben hat. Der Kata-
log (Hirmer Verlag € 39,90) behan-
delt kunsthistorisch und philoso-
phisch eine Werkserie, die Anfang 
2020 im Atelier der Künstlerin in 
Neuseeland entstanden ist. 
Katharina Grosse nimmt hier nicht 
nur mit der kräftigen, etwas düs-
teren Farbigkeit, sondern auch mit 
Fundstücken aus der Natur Be-
zug auf den Entstehungsort: Die 
großformatigen Arbeiten sind aus 
Treibholz, riesigen Ästen sowie ge-
schnittenen Leinwandfragmenten 
zusammengesetzt und werden zum 
Bildträger für dynamische Farbset-
zungen aus der Airbrush-Pistole. 
Das Ineinanderlaufen der Farben ist 
dabei kalkuliertes Gestaltungsmittel. 
Der skulpturale Charakter der Serie 
ist für das Werk der Berliner Künst-
lerin bezeichnend. Denn die Gren-
zen zwischen Malerei, Bildhauerei 
und Umgebung bzw. Architektur 
sind bei Grosse grundsätzlich flie-
ßend. Mit gigantischen Farb-Instal-
lationen schafft sie begehbare Bild-
welten, die mit ihrer vibrierenden 
Farbenergie Betrachter weltweit in 
den Bann ziehen. Zuletzt konnte 
man das 2020 in der groß angeleg-
ten Schau It wasn’t us im Hambur-
ger Bahnhof in Berlin erfahren. ck

Von Kurt Haderer

Gianfranco Calligarichs Roman 
Der letzte Sommer in der Stadt er-
schien erstmals 1973 und wurde 
fast 50 Jahre später wieder auf-
gelegt. Doch wirkt er noch im-
mer taufrisch und verführt wie 
damals, sich dem Zauber Roms 
hinzugeben. 

Leo Gazzarra schreibt für eine 
Sportzeitung und kommt gerade 
so über die Runden. In Der letz-
te Sommer in der Stadt lässt ihn 
Gianfranco Calligarich Anfang 
der 1970er im Schwarm der römi-
schen „Nachtfalter“ dahintreiben. 
Dabei lernt er die Studentin Ari-
anna kennen. Sie ziehen von einer  
Bar zur nächsten und feiern die 
Nächte durch. Tagsüber erho-
len sie sich am Meer, um abends 
wieder ihren Müßiggang aufzu-
nehmen und „die Segel zu set-
zen“. Leo verliebt sich in Arian-
na, die genauso ziellos dahinlebt 
wie er. Doch wie zwei Magneten 
stoßen sie sich immer wieder ab, 
um wiederum vom Zauber der 

Stadt angezogen zu werden. All-
mählich jedoch verglimmt ihre 
bittersüße Liebe.
Für Leo Gazzarra, der nicht un-
bedingt sympathisch wirkt, gibt 
es keinen tiefverwurzelten Zweck 
des Lebens, und mit Zielen und 
Wünschen hat er nichts zu tun. Er 
schaut lieber zu, als wirklich teil-
zunehmen. Und doch folgen wir 
ihm gern durch die überhitzten 
Straßen Roms und hoffen, dass es 
mit ihm bald aufwärtsgehen möge. 

Sicher: Die Handlung ist nicht 
wirklich atemberaubend. Viel-
mehr sind es die spritzigen Dia-
loge, geistreichen Überlegungen 
und schrägen Streitereien, die 
der überbordenden Melancho-
lie der Geschichte eine magische 

Leichtigkeit verleihen. Den Spagat 
schafft Calligarich, indem er wun-
derbar unromantisch, warm und 
leicht erzählt. Elegant, komplex 
und bildhaft kommt seine Spra-
che daher, wobei ihr Rhythmus 
an die Beat-Literatur erinnert. 
Und schon sitzen wir mit ihm 
in einem alten Alfa Romeo. Wir  
cruisen durch Trastevere, spüren 
die drückende Sommerhitze und 
den Platzregen auf der Haut. 
Gianfranco Calligarich wurde 
1947 geboren und wuchs in Mai-
land auf. Er lebt in Rom und arbei-
tet als Journalist und Drehbuch-
autor. Sein Roman wird derzeit 
in 20 Sprachen übersetzt. Wer 
in Rom vernarrt ist, wird darin  
mit Déjà-vus belohnt. Wer Rom 
noch nicht kennt, wird schier  
genötigt, dies bald nachzuholen.

Dan Flavin, Untitled (to Barnett Newman) four, 1971, Christoph Seibt Collection Contem-
porary Art, Hamburg

Katharina Grosse, Wolke in Form eines Schwertes, Ausstellungsansicht

F. R. Büchi, Das Gespenst des Gehirns, 1883 André-Pierre Pinson, Die Frau mit der Träne, 1784

MIT HOLLY BEI MARIA
DER GASTHOF MARIA KIRCHENTAL

Was ein Jack Russell Terrier, ein 
Rodelschlitten, eine Mariener-
scheinung und ein Kaiserschmarrn 
miteinander zu tun haben, er-
schließt sich nicht auf Anhieb, 
erhält aber durchaus einen Sinn, 
wenn man sich zu dem kleinen, in 
einem Hochtal am Fuße der Loferer 
Steinberge gelegenen Wallfahrts-
ort Maria Kirchental aufmacht. 
1670 erlebte hier ein ortsansäs-
siger Bauer eine Marienerschei-
nung, woraufhin er eine hölzer-
ne Kapelle errichtete, die fortan 
Pilger aus nah und fern anzog. Im 
Jahr 1694 wurde der Bau einer  
Barockkirche beschlossen, die 
1701 fertiggestellt wurde und im 
Volksmund auch der „Pinzgauer 
Dom“ genannt wird. 
Unser Anliegen bezüglich des 
Wallfahrtsortes war eher profaner 

Natur: Der zwei Kilometer lange, 
sacht bergauf führende Weg in das 
Hochtal ist vor allem im Winter 
ein perfekter Spaziergang, zudem 
lockt am Ende der Gasthof Maria 
Kirchental. Der warme Kachelofen, 
die heimelige Stube und der neue 
Wirt, zu dem man schon allein 

Schmankerl aus Pinzgau

wegen seiner herzlichen, unaufge-
regten und aufmerksamen Gastge-
berqualität wiederkehren möchte, 
empfingen Mensch und Hund glei-
chermaßen freundlich. Die kleine, 
feine Speisekarte mit Schmankerln 
aus der Pinzgauer Küche – ange-
fangen vom zarten Kalbsrahmbeu-
schel mit Semmelknödel über die 

fluffigen Kasnock’n mit Salat bis 
zum herrlich duftenden Kaiser-
schmarrn – war für uns eine un-
verhoffte und damit umso erfreu-
lichere Genussentdeckung. 
Terrier sind für ihre Neugier und 
Unerschrockenheit bekannt, da-
her war es ein Leichtes, Holly zwi-
schen uns auf den mitgenomme-
nen Rodelschlitten zu platzieren 
und zu dritt auf dem verschneiten 
Ziehweg wieder ins Tal zu gleiten.

Gasthof Maria Kirchental

Kirchental 3
A-5092 St. Martin bei Lofer

Tel. +43 6588 8581
www.kirchentalwirt.com

FRESKO-KUNSTRÄTSEL

IM SCHWARM DER RÖMISCHEN NACHTFALTERLAUTE STIMME FÜR UNTERDRÜCKTE

FARBSTÜRME 
BILDWELTEN VON KATHARINA GROSSE

©
 M

us
eo

 d
i A

na
to

m
ia

 u
m

an
a 

„L
ui

gi
 R

ol
an

do
“,

 U
ni

ve
rs

it
à 

di
 T

or
in

o,
 F

ot
o:

 R
. G

offi

©
 M

us
éu

m
 N

at
io

na
l d

’H
is

to
ir

e 
N

at
ur

el
le

, M
us

ée
 d

e 
l‘H

om
m

e,
 P

ar
is

 

Das Gehirn
in Kunst und Wissenschaft

Bundeskunsthalle Bonn
Bis 26. Juni 2022

272 Seiten,  
300 Abbildungen in Farbe

Katalog Hirmer Verlag € 34,90

Mein Leben als  
amerikanischer Sklave

Von Frederick Douglass
Aus dem Amerikanischen  
von Hans-Christian Oeser

Gebunden, 154 Seiten
Reclam Verlag € 20,–

Der letzte Sommer in der Stadt

Von Gianfranco Calligarich

Gebunden, 208 Seiten
Paul Zsolnay Verlag € 22,–

MINIMAL ART
ENTDECKUNG DER SINNLICHKEIT
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STARKE FRAU – 

ANNA ATKINS – BLUE PRINTS  
von Rolf Sachsse
ISBN 978-3-943616-81-1
€ 16,00

EIN BIBLIOPHILES GESCHENKBUCH

STARKES WERK 
ANNA ATKINS
EINE PIONIERIN
DER FOTOGRAFIE
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HIRMER

Eine fulminante Publikation  
zum Star der Klassischen Moderne  

in Deutschland

www.hirmerverlag.de

Paula Modersohn-Becker

Paula Modersohn-Becker 
ISBN: 978-3-7774-3722-4

€ 45,00

HIRMER

»Ich bin ich,

zu werden.«
 
und hoffe es immer mehr 
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Seit Jahrtausenden nimmt in Ja-
pan die Schriftkunst einen be-
sonderen Rang ein. Bis Mitte der 
1940er Jahre war es Gebot, Kalli-
grafie nicht zu modernisieren, da 
sie als göttliche Kunst galt. Das 
änderte sich grundlegend mit 
dem Zweiten Weltkrieg, in des-
sen Kontext die verheerende Nie-
derlage Japans einen epochalen 
Einschnitt bedeutete. Als Reakti-
on darauf wendeten sich die ja-
panischen Künstler*innen von al-
ten Traditionen und suchten nach 
neuen Richtungen und Strukturen 
für ihre Schriftkunst.

Anfang der 1950er Jahre formier-
te sich eine Avantgarde-Bewe-
gung, der auch die Mitglieder 
der einflussreichen Bokujinkai-
Gesellschaft (Gesellschaft der Tu-
sche-Menschen) angehörte. Ihre 
Absicht war es, den westlichen 
Kunstströmungen wie dem Infor-
mel oder dem Abstrakten Expres-
sionismus zwar nicht blind zu fol-
gen, aber dennoch mit ihnen in 
eine künstlerische Auseinander-
setzung einzutreten. Damit sahen 
sie sich nicht mehr als reine Kalli-
grafie-, sondern vielmehr als Sho-
Künstler*innen und bezogen sich 
damit auf die japanische Bezeich-
nung für das Wort „Schreiben“. 
Der großformatige und edel gestal-
tete Band Der Atem Japans stellt 
30 Werke namhafter japanischer 
Künstler*innen vor – darunter Tsuji  
Keiun, Kito Bokushun, Miyazaki  
Shiko, Nakano Hokumei und Na-
kajima Hiroko – deren Arbeiten 
von den 1950er Jahren bis in die 
Gegenwart reichen. Die meisten 
von ihnen lassen sich bei ihren 

Werken durch Haiku-Prosa inspi-
rieren, Pinsel und Tusche verwe-
ben Bilder und Worte, Malerei und 
Gedichte, visualisieren Zen-Weis-
heiten und Naturbeschreibungen. 
Den unterschiedlichen Ausfüh-
rungsweisen der „Schreibstile“ der 
Künstler*innen anhand 75 großzü-
gig abgebildeter Werke und fun-
dierten Essays zu folgen, ist ein 
ausgezeichneter Kunstgenuss, der 
eindrucksvoll die Verbindung von 

alten Traditionen und neuem Den-
ken visualisiert. cs

„NICHT GESCHÖNT“
DIE LANDSCHAFTSZEICHNUNGEN VON JÜRGEN SCHILLING

POESIE MALEN
DIE AVANTGARDE JAPANISCHER SCHRIFTKUNST

Den Künstler Jürgen Schilling 
(*1954) zog es vor mehr als  
40 Jahren aus Deutschland in den 
Süden Frankreichs, in das Langue-
doc. Dort fand er in der beeindru-
ckenden Bergwelt und der Weite 
der Landschaft der Narbonnaise  
Inspiration für seine Zeichnun-
gen. Der Band Jürgen Schilling. 

Natur der Landschaft dokumen-
tiert sein zeichnerisches Werk 
seit den 1980er Jahren, erläutert 
von Texten des Kunsthistorikers 
Wilhelm Schlink, der als fach-
kundiger Freund des Künstlers 
dessen Schaffen viele Jahre be-
gleitete und es vor dem Hinter-
grund der aktuellen Debatte über 

zeitgenössische Landschaftsinter-
pretationen betrachtete.

Spricht man vom Süden Frank-
reichs als Sehnsuchtsort für Kunst-
schaffende, fallen sofort die Orts-
namen Collioure oder Céret, wo 
sich Anfang des 20. Jahrhunderts 
Henri Matisse, André Derain, spä-
ter Georges Braque, Raoul Dufy 
und Pablo Picasso von der Farben-
pracht der Provence inspirieren 
ließen – die Landschaft der Nar-
bonnaise findet in diesem Zusam-
menhang kaum Erwähnung. Ihr 
rauer Charme lieferte den Künstlern 
des 19. und 20. Jahrhunderts we-
nig Anregung, Narbonne und sei-
ne Umgebung galten eher als eine 
Gegend, durch die man hindurch-
reiste. Einer, der sich der herben 
und ursprünglichen Schönheit die-
ser Landschaft verschrieben hat, ist 
der Zeichner Jürgen Schilling. Ganz 
unmittelbaren Eingang findet die 
Natur in Schillings Arbeiten, in-
dem er hierfür Pigmente aus der 
Gegend verwendet, die er zeich-
net – was seinen Werken etwas be-
sonders Authentisches verleiht. 
Mit den Steinen und ihren Mase-
rungen, den Farbnuancen des Him-
mels, den Schichten, Furchen und 
Zerklüftungen der Erde findet er 
für seine Arbeiten die Vorlagen aus 
der Landschaft, die er nicht ver-
fremdet, sondern, wie Peter Reuss 
im Vorwort des Bandes (Hirmer Ver-
lag € 45,– ) schreibt, „in Großauf-
nahme darstellt; Elemente werden 
isoliert, Farben und Formen werden 
zur Geltung gebracht – und daraus 
entsteht etwas Neues, Nach-Natür-
liches. Oder, um es mit Cézanne zu 
sagen: Parallèle à la nature.“ um
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Miyazaki Shiko, Weiße Pflaumenblüten, Dichtung von Basho Matsuo (Übersetzung: Weiße 
Pflaumenblüten / ist es gestern gewesen / als man den Kranich stahl ...), 2009

Jürgen Schilling, Phel-Grat, 2015

Der Atem Japans
Geschriebene und gemalte Poesie

Japanische Kunst der Gegenwart
Hrsg. von Heinz Kroehl,  
Hans Bjarne Thomsen

Hirmer Verlag € 49,90

Charlotte Berend-Corinth 
Text: Deutsch / Englisch 
978-3-7774-3939-6 

Charlotte Berend-Corinth brillierte 
unabhängig von ihrer Position als 
Ehefrau und Modell von Lovis Corinth 
als Künstlerin und gehörte neben Käthe 
Kollwitz zu den wenigen weiblichen 
Mitgliedern der Berliner Secession. 
Die bibliophile Monografie widmet sich 
dieser hochbegabten, erfolgreichen 
und zu Unrecht lange in Vergessenheit 
geratenen Künstlerin.
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David Hockney. Die Tate zu Gast 
978-3-7774-3537-4 

Der Bildband präsentiert Hockneys 
Werk von den künstlerischen Anfängen 
in den 1960er Jahren bis zur Gegenwart 

»Ein imponierender Beleg für die 
Bedeutung dieses letzten großen  
Briten des 20. Jahrhunderts. « 
Süddeutsche Zeitung

29,90 €

Watteau. Der Zeichner
978-3-7774-2654-9

»Sagenhaft lebendige Zeichnungen. 
Und wir können verstehen, dass Antoine 
Watteau seinen Zeitgenossen plötzlich 
wie ein ›Meteor am Firmament der 
französischen Malerei‹ erschien.«
Frankfurter Allgemeine Zeitung

Van Dyck. Gemälde von Anthonis van Dyck
978-3-7774-3336-3

Anthonis van Dyck – in ganz 
Europa wurde er gefeiert für seine 
Porträts von Fürsten, Künstlern 
und Schönheiten. Sie alle bannte 
er unvergleichlich lebendig und 
repräsentativ ins Bild.

Oberammergau.  
Life & Passion. 1870–1922
Text: Deutsch / Englisch
978-3-7774-2741-6

Poetisch und dramatisch zeigt der 
Fotoband die Passionsspiele in 
Oberammergau gegen Ende des 
19. Jahrhunderts.

Passionsspiele 2022 
von Mai bis Oktober

Katharina Sieverding. Kunst und Kapital
978-3-7774-2837-6

»Katharina Sieverding führt mit ihrer  
eigenen Kunst eine permanente Selbst­
befragung zur Weltlage durch, aber 
sie schafft es mit ganz großartigen 
ästhetischen Bildern auch den Leser  
dafür zu gewinnen.«
Südwestrundfunk

Jetzt  

19,90 €
statt 45,00 €

Jetzt  

19,90 €
statt 49,90 €

Jetzt  

19,90 €
statt 45,00 €

Jetzt  

19,90 €
statt 39,90 €

Jetzt  

12,90 €
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