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Grußwort
Renato Liermann | Kunstverein Bochumer Kulturrat e.V.

Das andere im Denken, Fühlen, Handeln verliert seit einigen Jahren ebenso an Relevanz wie die Bedeutung
des anders Anderen (Byung-Chul Han). Zugleich konstituieren sich öffentliche Diskurse über die
Definition des Eigenen im Gegensatz zu weiteren Wahrnehmungen und deren Deutungen. In dieser medial
vermittelten Perspektive und dem damit verbundenen Versprechen von Singularität wie Gleichheit in
viraler Echtzeit ist jeder einzelne Mensch permanent herausge- wie oftmals überfordert, sich neu
zu erfinden, zu definieren.
Die ausgestellten Werke entwickeln aus den damit einhergehenden Tendenzen, Brüchen und Konflikten
ihre Themen bis hin zur Auflösung des Gegensätzlichen im Gleichen. Den dreizehn ausstellenden
Künstlerinnen und Künstlern gelingt eine sehr vielfältige Auseinandersetzung mit diesen Gegensätzen
des Lebens. Sie kommen zu überraschenden wie Wahrnehmungsklischees irritierenden Lösungen.
Denn Gegensatz heißt „Gegen den Satz“ auch im Verhältnis zur Gruppe, was so viel bedeutet wie:
trotz oder gerade „vom Zusammensein fern sein“, individuell wie als Gruppe widerständig gegen Trends
und Vereinnahmungen vital und künstlerisch kreativ zu arbeiten - auch im Bezug zum Ausstellungsort.

Helmut Kottkamp | Vorstand der Bezirksgruppe Westliches Ruhrgebiet des BBK Westfalen

Gegensatz, vom Zusammensein fern sein
Vor einem Jahrzehnt fing die erste Gemeinschaftsarbeit der Bezirksgruppe Westliches Ruhrgebiet des
Bundesverbandes Bildender Künstlerinnen und Künstler (BBK) Westfalen an: die Eimeraktion, aus der sich
die NRW-weite Aktion „Beuys und die Eimer“ entwickelte. Ziel war es, sich von dem Eimer des Vorgängers
inspirieren zu lassen und daraufhin selbst einen Eimer zu kreieren.
Es folgte die gemeinsame Arbeit an einem Zauberwürfel unter dem Titel „Alea iacta est“
(Der Würfel ist geworfen worden). Beide Projekte hatten einen hohen künstlerischen Stellenwert.

Danach wurde von der Gruppe entschieden, keine weitere gemeinsame Arbeit zu verfolgen, sondern
das Gegenteil auszuführen. Das Thema „Gegensatz“ war geboren und nach der Coronapandemie ist
dieses spannende Thema in die Realität umgesetzt worden. Die Vorgehensweise war gegensätzlich,
wir haben zuerst einen Ausstellungsort gesucht und uns dann an die Arbeit zum Thema gesetzt.
Jeder hat für sich gearbeitet, eben vom Zusammensein fern sein. Gegensatz ist in zweifacher Weise zu
verstehen, der persönliche Gegensatz im bildnerischen Werk, und damit bildete sich ein
Gruppengegensatz heraus. Erzielt wurde ein bedeutendes künstlerisches Niveau der Werke.
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Gegensatz | Ein Exkurs in die Tiefen von dreizehn Ateliers im wilden Westen

Ein Thema, sieben Künstlerinnen und sechs Künstler. Spannend, ironisch, beruhigend, rätselhaft und wild.
Surreales, Expressives, Informelles, Fotoarbeiten, Farbholzschnitt, Konzeptkunst, Zeichnung und Collagen. Eine
spannende Werkschau aus den Tiefen der Ateliers im wilden Westen.

Viktor Cleve, Geschichtenerzähler, Portraitist und Maler zeigt uns in seinem Haupt-Werk „The Chronicles of
Avior“ eine phantastische Figurenwelt aus einem Videospiel, deren Figuren stets einen Kontrapunkt haben.
Seine Interpretation des Gegensatzes ist die bildliche Darstellung der Gegensätze, des Unmöglichen, des
Surrealen. Es gipfelt darin dass dieses Videospiel nur in seiner Phantasie existiert. Schöpferische Kunst und
expressive Fantasy haben sich hier vereinigt. So umstreifen den löwenköpfigen Anzugträger mit darauf
befindlichen blauen Früchten zwei Lämmer. Im Hintergrund kullern bunte Überraschungs-Kugeln aus einem
Kaugummiautomaten. Zu Füßen der beiden pumaköpfigen, schwer bewaffneten, leicht bekleideten Amazonen
mit fruchttragenden Gewächsen, umringt von drei Früchte pickenden Kolibris, liegen eine Ratte oder Maus und
drei Schnecken mit fast penisartigen Köpfen. Grüne Karpfen und ein roter Wal schwimmen durch dieses
phantastische Arrangement mit zart angedeuteten Bäumen, Pilzen, kubistischen Architekturen oder Spiegeln im
Hintergrund. Inmitten von grünen, eichelartigen, fast erotischen Früchten tummeln sich oben ein geschuppter
Greifvogel und ein Oktopus. Und über allem schwebt als zarte weiße Umrisslinie eine angedeutete Betrachterin
mit einer Virtual-Reality-Brille. Die weiteren fünf Arbeiten, die alle Namen von real oder fiktiven Sternen
tragen, zeigen unter anderem historisierte Köpfe mit Eis oder Feuer, eine Ritterrüstung im Glaskubus vor Kolibris
und Rosen, eine flirrende Farb-Landschaft und ein Pferd mit einer schlangenumflochtenen Frauenbüste.
Die Grenzen der Elemente Wasser, Feuer, Luft und Erde sind aufgehoben. Die Gegensätze koexistieren.
Ein beeindruckender füllhornartiger Werkzyklus aus dem cleveren surrealen viktorianischen Kopfkino.

Gabi Dahl greift in ihren großflächigen Farbarbeiten von beachtlichen 130 x 100 cm auf die klassische und
älteste bekannte Form des Hochdrucks, den Farbholzschnitt, zurück. Ihre abstrakten Linienkompositionen
erfordern einen kreativen Entwicklungsprozess, der schrittweise mit den ersten zarten Pinselstrichen auf dem
groben Holzmaterial beginnt. Die sich immer wieder kreisend bewegte Linienführung wird von Pinselstrich zu
Pinselstrich verdichtet und es entstehen Knäuel aus immer enger werdenden Linien, die sie Verstrickungen
nennt. Konterkariert durch von oben oder unten senkrecht und zackenartig verlaufende weitere im Druckprozess
blau gehaltene Linien. Bevor die Umsetzung der Farbigkeit jedoch mittels des Hochdrucks erfolgt, obliegt die
Herausbildung der Linienführung zunächst durch die Messerführung der Holzschneiderin. Die übrig bleibenden
frei stehenden Linien der verschiedenen Druckplatten, jeweils gelb und blau eingefärbt, werden anschließend im
Direktdruck dann in den entsprechenden Druckvorgängen auf das Papier übertragen. Die weiteren von ihr
ebenfalls Verstrickungen genannten Werke gleicher Größe zeigen vier abstrakte Linienvariationen in rot, gelb
und violett. Zum Teil scheinen einige Farbholzschnitte auch einen gemeinsamen Druckstock zu haben. Zwei der
Farbholzschnitte sind Weißschnitte. Dabei werden die eingeschnittenen Linien nicht von Farbe bedeckt und
können somit weiß bleiben. Nicht nur die Linienführung, auch das Material Holz hinterlässt seine speziellen
Spuren. Die Platten wurden für den Druck fast aquarellartig eingefärbt und weisen die Komplementärfarben
gelb und blau auf. Gabi Dahls kreativer, druckgrafischer Geist verstrickt Holz, Pinsel, Messer, Farbe, Fläche, Linie
zu einer spannungsgeladenen Gesamtkomposition.
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Margareta Eppendorf, poetisch-politische Konzeptkünstlerin, widmet sich in ihrer für diese Ausstellung
gezeigten digitalen Fotoarbeit dem schon seit seiner Gründung 1948 innewohnenden Konflikt zwischen Israel
und den Palästinensern. Unter dem Thema Peace stellt sie den bewaffneten, Jahrzehnte andauernden Gegensatz
zwischen Juden und Arabern in den Mittelpunkt ihres Werkes. Auf der Fotoarbeit trägt ein Wachturm auf seiner
Spitze vor dunkel und hellblauem Hintergrund eine gehisste Regenbogenfahne mit dem Wort Peace für Frieden.
Margareta Eppendorf entschied sich bei der Darstellung der Fahne nicht für das gebräuchliche Peace- und
Abrüstungszeichen, sondern für die vom Italiener Udo Capitini 1961 für einen Friedensmarsch entworfene
Regenbogenfahne. Ein altes Zeichen für Frieden und Versöhnung bricht das Licht in all seine Farben, bunt,
divers und doch zusammengehörig. Die Fotoarbeit wird diagonal von links unten nach rechts oben aufgeteilt
und der Zaun aus Betonwänden trägt eine Botschaft: Ihre Vision und gesellschaftliche Utopie einer
Zweistaatenlösung. Margareta Eppendorf, als Kriegskind 1944 in Rumänien geboren, kam sie als Aussiedlerin
1951 nach Deutschland. Kunst, die Welt der Phantasie, der gesellschaftlichen Visionen von Teilhabe und
Gerechtigkeit sind ihre künstlerischen Leitthemen. Dies zeigen auch ihre appellhaften collagierten
Schwarzweißfotos von McDonalds, Starbucks und Amazon. Eine stets farbig einmontierte uniformierte
Demonstrantin mit rotem Schlips, roter Kappe und rotem Rock, suffragettengleich trägt Protest-Schilder gegen
Lohndrückerei, Genfood und Steuertricks. Ihre Kunst zeigt eindrucksvoll die real existierenden Gegensätze in der
Welt im Kleinen und Großen und ihre gesellschaftliche Vision einer gerechten Umwelt für alle.

Bernd Figgemeier, der feine filigrane Zeichner und Maler mit dem weißgrauen fast monochromen
Farbspektrum überrascht diesmal mit einer diagonal angeordneten halbkreisförmigen fast schwarzen Farb- oder
Nichtfarbfläche und einem gegenüberliegenden weißgrauen Gespinst. Figurative Bildelemente fehlen völlig.
Bernd Figgemeier bezeichnet diese Fläche poetisch als alles verschluckende nachtschwarze Nichtlichtfläche.
Dieser harte Kontrast erinnert einen stark an die Visualisierung eines schwarzen Lochs, das aufgrund seines
starken Gravitationsfeldes sogar alles Licht schlichtweg verschluckt. Die gegenüberliegenden weißen bis grauen
Flächen bilden ein feines Geäst aus senkrechten, diagonalen und bogenförmigen Linien, als wenn diese von
dieser riesigen halb ins Bild ragenden Massekugel abprallen. Die Assoziation der unendlichen Weiten des
Weltraums ließe sich fortsetzen, da die Linien mit den weit entfernten kristallinen Lichtpunkten des schwarzen
Lochs korrespondieren. Die senkrechte Linie könnte auch eine umkreisende Sonde sein. Sein weiteres Werk
Kreidefelsen verdeutlicht hier schon im Titel den Gegensatz des harten Gesteins und der weichen, sich
abreibenden Kreide. Dieses Werk ist in typisch figgemeierscher Art reliefartig, leicht dreidimensional aufgebaut
und viergeteilt. Die als Felsen definierten beiden hellgrau-dunkelgrau changierenden Flächen befinden sich
außen und werden von einer menschlichen Figur begutachtet oder bestiegen. Bernd Figgemeier zeigt uns hier
ausdrucksstarke Bildwerke mit seinem in den 80er Jahren entwickelten Stil aus fast monochromen Farbflächen
mit einem lasierenden Farbauftrag. Seine großflächigen schwarzen Bildbereiche und eine anmutige fast schon
poetische Bildkomposition zum Thema Licht und Nichtlicht sind eine Überraschung.

Peter Helmke, engagierter Maler, Designer und Scannerkünstler hat sich dem Thema Gegensatz auf MDF-
Platten gewidmet. Seine Interpretation des thematischen Gegensatzes drückt sich in endlosen Linien und
Wellen in unterschiedlichen Weißabmischungen mit erkennbar starken Farbauftrag aus. Das quadratische mit
einer Nummerierung betitelte Werk scheint keinen erkennbaren Anfang, kein sichtbares Ende, keinen Fixpunkt,
keine Perspektive zu haben. Im Untergrund sehen wir schwach durchscheinend dunklere Farbaufträge. Sie
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deuten an, dass die Oberfläche wild bewegt ist, ohne dem betrachtenden Publikum zu verraten, um welches
Medium es sich letztlich handelt. Sind es Dünenlandschaften, eine Luftspiegelung oder aufschäumende
Wasserflächen. Peter Helmke lässt uns im unklaren, fordert unsere Phantasie heraus. Was wir erkennen,
erinnert stark an informelle Werke, an flirrende, bewegte Landschaften aus Linien, die zugleich aber flächig
abstrakt, ohne Anfang und Ende daherkommen. Wir sehen Schichtungen, Lücken mit durchscheinenden mal
zarten gelblichen oder rotbräunlichen Untergründen. Auch die beiden weiteren Werke zeigen partiell unterlegt
rotbraune Grundierungen, aufgesetzte Linien und einen groben, reihenden hellen Farbauftrag. Peter Helmke
beschreibt seine Intentionen und Ideen als ein sich unendlich wiederholendes Liniengewirr. Er verweigert dem
Publikum die letzte Gewissheit und Erkenntnis über Anfang und Ende. Die Werke abstrahieren in
Impressionisten Manier, verweigern eine Darstellung realer Landschaften und könnten so durchaus auch als
reine Farbmalerei angesehen werden. Einzig und allein die beschreibenden Worte des Künstlers lassen
Schlussfolgerungen zu, dass es sich bei den quadratischen Tafelbildern letztlich doch um
Landschaftsdarstellungen handelt.

Simone Kamm, präsentiert uns das Thema Gegensatz als intensive räumliche Begegnung von so
unterschiedlichen Materialien wie Bambus, Spargel, Schwemmholz, Trennscheiben, Sägeblättern und Reet. Ihrer
skulpturalen beleuchteten Installation geht ein aufwändiger im wahrsten Sinne Schöpfungsprozess voraus. Für
die Herstellung des durchscheinenden Papiers verwendet sie Spargelschalen. Nach dem Zerkleinern, Mischen
und der Zugabe von Wasser wird dieser Brei mittels eines Siebrahmens abgeschöpft, gewalzt und getrocknet.
Weitere Materialien werden in die noch feuchte Papiermasse eingearbeitet. Die Verwendung von
Spargelabfällen gibt einen ersten Hinweis auf den Titel ihrer Installation „Zerstörung der Nährenden“.
Organische Materialien konfrontiert sie mit der brachialen Gewalt des Metallischen. Spargel wird geschnitten,
Papier ist zerbrechlich, Trennscheiben verletzen, Sägeblätter trennen. Ohne das LED-Licht als Quelle wäre das
Gesamtensemble aus Zerbrechlichkeit und Verletzlichkeit nicht denkbar. Simone Kamms Licht-Installation mit
verschiedenen harten und weichen Materialien lässt eine Lichtinsel mit scheinbarer Schönheit erkennen, die
beim näheren Betrachten gewollte Irritationen ob der verwendeten metallischen Trennwerkzeuge auslöst.
Assoziationen an Leben aufgrund der mikroskopischen Vergrößerungen ähnlich Amöben oder Bakterien werden
gebrochen durch die einbezogenen Trennscheiben und Sägeblätter. Der auch im Titel erkennbare Gegensatz
„Zerstörung der Nährenden“ weist möglicherweise auch auf die große menschliche Zerstörungskraft im Rahmen
des Raubbaus an den natürlichen Lebensbedingungen hin. Simone Kamms haptische scheinbar schöne
Installation ist ein anmutiges Statement zum Schöpfungsprozess im wahrsten Sinne des Wortes.

Wolfgang Kleinöder, stellt uns in seiner installativen siebenteiligen Konzeptkunstarbeit „Grundgesetz in Dur &
Moll“ das Grundgesetz einmal von der alltagstauglichen und lebenswirklichen Seite mit Hintersinn, Engagement
und Ironie vor. Dem Leitspruch in Artikel 1 „Die Würde des Menschen ist unantastbar“ wandelt er in seinem
Leuchtkasten um in „DiebürdedesMenschenistunfassbar“. Unter Verweis auf miese Arbeitsbedingungen, Hetze,
Rassismus und die alltägliche Gewalt. Der Künstler übersetzt diesen Text noch auf weißen Notationslinien mit
Hilfe des einhändigen Fingeralphabets Buchstabe für Buchstabe, damit es auch der oder die Letzte versteht.
Dies ist sicherlich eine Reminiszenz an seine 3 Jahrzehnte andauernde Tätigkeit an einer Hörgeschädigten-
Schule. Auf einer schwarzen bedruckten LKW-Plane kommentiert er die arbeitstägliche Lebenswirklichkeit in
negativer Schrift auf den schwarzgründigen weißen Notationslinien in abgewandelten Textzitaten und stellt die
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Frage nach der Lebenswirklichkeit im Berufsalltag. Im zweiten Leuchtkasten überarbeitet der Künstler kunst-
und hintersinnig den Artikel 3 unserer Grundgesetzes mit dem Leitsatz „Alle Menschen sind vor dem Gesetz
gleich“ in die kleinödersche Lebenswirklichkeitsvariante „vordemGesetzwirdniemandreich“. Diese lyrische
Umdeutung des grundgesetzlichen Gleichheitsanspruches steht im Gegensatz zu den Möglichkeiten begüterter
Personen und Unternehmen. Wolfgang Kleinöder hat sich der visuellen Lyrik und Objektkunst verschrieben,
beleuchtet die Menschenrechte und ihren offensichtlichen Gegensatz von Anspruch und Wirklichkeit. Seine
valentineske Wort-Schrift- und Bildinstallation hinterfragt die bundesdeutsche Wirklichkeit des Grundgesetzes
kritisch und nachwirkend mit dem Fingeralphabet ohne erhobenen Zeigefinger.

Petra Kolberg, zeigt uns in ihrem großformatigen Tafelbild eine sorglos im grünen Wasser schwebende Frau. Der
Titel verrät, dass es sich um einen Ruhetag, den Sonntagnachmittag handelt. Üblicherweise ist dieser landläufig
dem ausgiebigen Verzehr von Kaffee und Kuchen zugedacht. Hier aber sehen wir eine Frau, die schwebt und
möglicherweise angedachten Rollen entflieht. Die grünlich schimmernden Körperumrisse zeigen fast schon
Ähnlichkeiten mit einer Durchleuchtung, einer Röntgenaufnahme. Lediglich das Gesicht und eine Hand sind von
diesem Durchscheinen ausgenommen. Wer ist sie? Lebt sie alleine, ist sie fernab ihrer Familie oder muss sie
nachts arbeiten um tagsüber zu regenerieren? Auch die durchscheinenden Körper- und Kleidungsbereiche geben
uns keine weiteren Hinweise auf den Gemüts- oder Gesundheitszustand auf innen und außen. Vielleicht begibt
sie sich aber auch bewusst in eine Traumwelt um schwerelos dem Alltag zu entgleiten. Darauf deuten die
beiden Werke „Traumsequenzen“ und „Schlafende“ hin. Träume lassen uns in andere Welten versinken, geben
uns Raum für die Verarbeitung des Alltags und entführen uns auf Flügeln zu anderen Ufern. Vieles deutet auf
die Alltagsverarbeitung des Erlebten hin und die Schlafende ruht vom Publikum abgewandt unter einem Bild,
das wiederum eine Schlafende zeigt. Es sind Entspannungsrituale und das Bild verdeutlicht den Gegensatz
zwischen Schein und Sein, zwischen Alltag und Schwerelosigkeit. Die kleinformatigen Portraits „Begegnung“,
„Selbstbegegnung“, „Ungeschminkt“ zeigen uns die tägliche Wirklichkeit. Petra Kolberg setzt sich mit
Identitäten, Rollenbildern und mit der Macht und Bedeutung von Kleidern und Kostümen auseinander. Eine
klassische Tafelbild-Werkgruppe, die uns zum Innehalten, Enträtseln und Entspannen mahnt.

Helmut Kottkamp, bezeichnet sich selbst als Surrealist und Installateur und nimmt das Thema Gegensatz als
Collage aufs Korn. Helmut Kottkamp formt darin drei verschiedenfarbige Stoffe in weiß, grün, rot und schwarz,
Topflappen, Buchstaben aus Russisch Brot, ein Winkelmaß, bemalte Flächen in grün und rot und einen
Bindfaden zu einem Gesamtgefüge. Diese Collage gilt es nun zu enträtseln und die aus seiner Sicht acht
verschiedenen Gegensätze, farblich, räumlich, logisch, stofflich, zeitlich, deutlich, reinlich und beweglich zu
identifizieren. Helmut Kottkamp liebt offensichtlich das Surreale, eine Kunstgattung, die als Antwort auf die
Schrecken des ersten Weltkrieges entstand und ihren Niederschlag sowohl in der Kunst, als auch in der
Literatur, im Film und in der Mode fanden. Wie beim Surrealismus schafft er eine neue Überwirklichkeit mit
Themen, Materialien oder Motiven, die eigentlich nicht zusammen passen. Die so individuell künstlich bewusst
miteinander verbundenen oder konfrontierten Dinge werden miteinander verbunden und bilden in ihrer
Konstellation einen ungewohnten, unerklärlichen Zusammenhang. Das Publikum ist von dieser künstlerisch
gewollten Verfremdung und Zuführung zu einer neuen bizarren Nutzung irritiert. Helmut Kottkamp liebt dieses
surreale Spiel wie auch seine weiteren Werke, beispielhaft Picassos Pinguin und die Werke „Luther - Che“ und
"Newton - Einstein“ zeigen. Wir sehen Farbflächen, angedeutete Pop-Art-Portraits der historischen
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Zeitgenossen, einen Kirchturm, Hasen, Wellen farblich unterlegt. Der Kontext erschließt sich nicht auf Anhieb,
ist surreal und vielleicht läuft dann auf kottkampschen Knopfdruck das antwortsuchende Kopfkino des
Publikums auf Hochtouren.

Roswitha Petry-Hammann, die italo- und literarisch affine Malerin, Grafikarbeiterin und Zeichnerin, nimmt das
Thema Gegensatz zeichnerisch und zugleich aquarellierend auf. Wir sehen eine feine Abbildung aus gegenüber
liegenden flächigen Strukturen, die entfernt an Klecksbilder des umstrittenen Rorschachtestes erinnern.
Zugleich betitelt sie die an Fundstücke aus der Natur erinnernden zwei sich ähnelnden Flächen mit
„Im Vergehen interessant.“ Die Künstlerin bildet mit dieser feinen zeichnerischen Arbeit Natureindrücke ab und
beschreibt so für das Publikum ihre Wahrnehmungen und Empfindungen. Dabei definiert sie ihr Werk als
Kontrast zwischen Schönheit und Verfall und macht so die ambivalente Beziehung zwischen dem Entstehen
und dem Vergehen künstlerisch deutlich. Ihre Naturbezüge lassen sich durchaus auch auf menschliche und
architektonische Fragen unter Einbeziehung des Faktors Zeit beziehen. Schönheit, Schönheitswahn, unterliegt
in ambivalenter Weise dem Prozess der Alterung, des Vergehens, des Verfalls. Unberührte Natur, Totholz,
unberührte, verfallene Industrieanlagen: all dies unterliegt den Einflüssen von Zeit und die Natur übernimmt die
Oberhand. Die beiden zu sehenden Flächen sind abgegrenzt und liegen gegegenüber. Vermutungen entstehen,
dass sich eine der beiden Flächen aufgrund des Alterungs- oder Zersetzungsprozessen verändert und folglich
verkleinert hat. Ihre weiteren Arbeiten zeigen Gegensätze, wie „Hölzern und filigran“ oder „Gefangen - Frei“,
„nachhaltig - flüchtig“ haben aber deutlich größere farbliche Elemente. Menschliche Figurationen sind den
Bildern fremd. Roswitha Petry-Hammann visualisiert und dokumentiert Gegensatz und Wandel in den gezeigten
sechs einheitlich vierzig mal sechzig Zentimeter großen Werken aus dem Jahre 2022 in informeller Manier und
mit großer Naturhingabe.

Jo Scholar, setzt sich in seinen sieben zu sehenden Werken mit der menschlichen Figur auseinander. Er seziert
die Begrifflichkeit des Gegensatzes und reduziert sie gekonnt auf die Themen Anspannung und Entspannung,
Ruhe und Bewegung, Stillstand und Dynamik. In seinen sieben Arbeiten fragt er nach der richtigen
Lastenverteilung. Seine zeichnerischen Mittel in den kleinformatigen Arbeiten sind Öl, Kreide und Kohle als sehr
frühe und typische künstlerische Ausdrucksmittel. Dem voraus schickt er eine Zeichnung, in der er in schwarz-
weiß links das Skelett eines Beines und rechts eine vereinfachte fast kindliche Zeichnung eines Beines mit der
Bezeichnung Standbein - Spielbein dagegensetzt. Hier veranschaulicht er das auf zwei Muskeln basierende
Gegenspielerprinzip vom Beugen und Strecken der umgebenden Muskeln. Seine Figuren bezeichnet er als
Standbilder. Im übertragenen Sinne ist darin auch eine gewisse Standhaftigkeit hineinzudeuten, da die Köpfe
nicht wie sonst üblich ein siebtel oder idealerweise ein Achtel der Gesamthöhe, sondern nehmen durchweg fast
ein Drittel im Vergleich zum restlichen Körper ein. Seine expressive Farb- und Formgebung erinnert an rohe,
wilde Malerei der Künstlergruppe Cobra, die 1948 bis 1951 eine Wiederbelebung des Expressionismus zum Ziel
hatte und auch Stilmittel der Volkskunst und primitiver Kulturen in ihre Werke aufnahm. Jo Scholar
überzeichnet seine Gesichter, verkürzt die Gliedmaßen und reduziert sie auf das Beinskelett. Sein Standbild VI
trägt die Inschrift Herkules und im Standbild VIII wird die menschliche Figuration durch Skelettierung und
Mechanisierung ersetzt. Jo Scholars, starker zeichnerischer und erzählerischer Ausdruck erinnert an den
genialen Zeichner Horst Janssen. Cobra übernehmen sie.
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Andrea Titscherlein, Malerin, lädt uns in ihrem farbreduzierten abstrakten Werk „bewegte Stille 2“ zur
Kontemplation ein. Es gilt, so ihr Credo, konzentriert und ruhig über etwas nachzudenken, sich geistig in etwas
hineinzuversetzen. Wie auch die weiteren drei Werke, alle mit einer Größe von einem Quadratmeter, trägt sie
graue, weiße, schwarze und bräunliche Farbe auf, mischt, kratzt, entfernt, fügt Füllstoffe hinzu und lässt so
informelle figurationslose Landschaften entstehen. Dabei sind die beiden quadratischen Werke in fast vier
streifige abfallende Blöcke unterteilt, die Assoziationen an karge vernebelte Wasser oder Küstenlandschaften
aufkommen lassen. Die untereinander befindlichen Flächen scheinen dabei einen gewissen Übergang, einen
Wandlungsprozess darzustellen. Dieser setzt sich in den beiden hochformatigen Werken zwar fort, doch hier
tauchen nun kreisförmige, an wolkenartige Gebilde erinnernde Bildelemente auf, die sich langsam wieder
aufzulösen scheinen. Andrea Titscherleins künstlerischer Ausdruck ist geprägt von einer arbeitsintensiven
Auseinandersetzung mit der Bildfläche. Sie nimmt Gegensätzliches an Inspirationen wie Naturformen, Steine,
Wasserflächen, Blüten und Blätter gedanklich auf und setzt dies durch einen wiederholten gegensätzlichen
Prozess des Auftragens und Entfernen auf der Bildfläche ihrer Werke um. Erst wenn aus Ihrer Sicht ein
Gleichgewicht zwischen der dynamischen Bewegung und einer ausgleichenden Stille entstanden ist, der
Gegensatz somit ausgeglichen wurde, wird das Bild in die Welt entlassen. Andrea Titscherlein hinterlässt uns
mit ihren dargestellten Empfindungen aus Geben und Nehmen. Ihre hier gezeigten kontemplativen Arbeiten,
die hinterlassen Spuren ob ihrer Abstraktion und geben breiten Raum für inniges Einlassen.

Doris Trzaska, bringt als zeichnerische Malerin das von Ihr mittels eines realen Modells Gesehene wild und
überzeichnet per Ölfarbe auf die Leinwand. Ihr Werk „Wo gehöre ich hin“ zeigt schon im Titel den räumlichen
oder seelischen Gegensatz zwischen dem Hier und Jetzt von heute und dem Wunsch und Wollen von morgen.
Doris Trzaska zeichnet und malt in der Regel in Serien. Dabei geht sie auch mutig und selbstbewusst in die
Öffentlichkeit und portraitierte Unbekannte in Reihen. Sie versucht dabei tiefer in das Gesehene, in das Modell,
die Haptik, das Wesen, die Ausstrahlung, die Bewegung, die Spannung und die Ausstrahlung einzudringen. Ihre
oft serielle Vorgehensweise gibt ihr so die Möglichkeit das Geschehen, das Objekt ihrer künstlerischen Begierde
in allen Facetten aufzusaugen und zu durchdringen. Ihre Maxime ist es, das Modell Mensch nicht nur von einer
Seite, sondern von allen offenen und verborgenen Seiten, die er oder sie in sich trägt zu erfassen. In dem
Prozess sehen wir eine expressive, wilde Herangehensweise. Körperlichkeit wird vereinfacht, Flächen werden
grob, scharfkantig umrissen. Schwarze Pinsel-Striche, setzt sie intuitiv, abgehackt ein. Linien, oft
nebeneinander gesetzt, enden abrupt und fast kindliche bildnerische Zeichen kontrastieren den
Gesamteindruck. Der Einsatz von intensiven blauen, roten, gelben oder braunen Farbelementen gibt dem
Bildwerk einen expressiven dynamischen Ausdruck. Dieses Unterlegen oder Übermalen mit Farbe oder auch mit
Gesichtern und zeichenhaften Bildelementen verdeutlicht im weiteren Werk „Leben mit der Angst“ das von ihr
als bedrohlich Wahrgenommene namens Angst. Doris Trzaska, expressive linienführende Malerin, lässt uns
zeichnerisch und malerisch, den Gegensatz hautnah nachspüren.

Christoph Mandera
Witten



14 15



16 17



18 19



20 21



22 23



24 25



26 27



28 29



30 31



32 33



34 35



36 37



38 39



40

Bildnachweis und Bildrechte:

bei Künstlerinnen und Künstlern:

Die Fotos der abgebildeten Werke wurden,
soweit nicht anders angegeben durch die jeweiligen
Künstlerinnen und Künstler erstellt.

Seite 16 / 17 Gabi Dahl
Fotos: von Gabi Dahl
Seite 18 / 19 Margareta Eppendorf
Fotos: von Margareta Eppendorf
Seite 22 / 23 Peter Helmke
Fotos: von Peter Helmke
Seite 24 / 25 Simone Kamm
Fotos: von Rüdiger Marquitan, Oberhausen
Seite 26 / 27 Wolfgang Kleinöder
Fotos: von Wolfgang Kleinöder
Seite 29 Petra Kolberg
Titel: Ungeschminkt
Foto: von Petra Kolberg
Seite 30 / 31 Helmut Kottkamp
Fotos: von Helmut Kottkamp
Seite 32 / 33 Roswitha Petry Hammann
Fotos: von Gabi Dahl
Seite 36 / 37 Andrea Titscherlein
Fotos: von Andrea Titscherlein
Seite 38 / 39 Doris Trzaska
Fotos: von Doris Trzaska

bei VG Bildkunst:

Die Fotos der abgebildeten Werke wurden,
soweit nicht anders angegeben durch die jeweiligen
Künstlerinnen und Künstler erstellt.

VG Bildkunst, Viktor Cleve:
Seite 14 „The Chronicles of Avior“
Seite 15, „Csilla“, „Asha“, „Celbarai“,
„Arvala-7”,„Cessed“,
Fotos: von Viktor Cleve

VG Bildkunst, Bernd Figgemeier:
Seite 20 helle Nähe- dunkle Ferne
Seite 21 Kreidefelsen
Fotos: von Bernd Figgemeier

VG Bildkunst, Jo Scholar:
Seite 34 Standbein – Spielbein, Standbild I
Seite 35 Standbild IV, Standbild VI
Fotos: von Jo Scholar

Seite 28 / 29, Petra Kolberg,
Titel: Sonntagnachmittag, Traumsequenz I,
Traumsequenz II, Selbstbegegnung
Fotos: von Richard Lensit, Bochum, VG Bildkunst

41

VIKTOR CLEVE | info@cleve-art.de | https://cleve-art.de

GABI DAHL | gabi-dahl@mailbox.org | https://gabidahl.de

MARGARETA EPPENDORF | m.eppendorf@gmx.de

BERND FIGGEMEIER | bernd.figgemeier@web.de

PETER HELMKE | peter.helmke.kunst@gmx.de | http://www.peterhelmke.de

SIMONE KAMM | simone.kamm@web.de | www.simone-kamm.de

WOLFGANG KLEINÖDER | wolfgang.kleinoeder@googlemail.com | www.ich-ich.de

PETRA KOLBERG | art@petra-kolberg.de | www.petra-kolberg.de

HELMUT KOTTKAMP | helmut.kottkamp@gmx.de | https://kottkamp.info

ROSWITHA PETRY-HAMMANN | r.petryhammann@gmx.de

JO SCHOLAR | deuterland@gelsennet.de

ANDREA TITSCHERLEIN | at2.art@web.de | www.andrea-titscherlein-art.de

DORIS TRZASKA | dtrzaska@web.de | https://doristrzaska.com





ISBN: 978-3-9825137-2-0
Herausgeber:
Bundesverband Bildender
Künstlerinnen und Künstler
Westfalen e.V.
Verkaufspreis: 5,00 Euro


