Horst Dietzel

Zur Ausstellungseröffnung „Frauen malen Akt“ am 15.05.2014

Der unbekleidete Mensch spielte schon immer in der Bildenden Kunst eine große Rolle. In der Frühgeschichte diente der Akt fast ausschließlich zu Kultzwecken. Die Griechen erhoben ihn zum eigenständigen Kunstgegenstand. In der Kunstgeschichte gab es immer ein Auf- und Ab bei den Darstellungen des nackten Körpers. Im Mittelalter wurden Aktdarstellungen lediglich als religiöse Motive erlaubt, wenn es dann tatsächlich die Nacktheit erforderte. Später dann erhob z.B. Leonardo da Vinci Aktteilstudien zu eigenen Kunstwerken. 

Schließlich wurde im 19. Jahrhundert die Aktabbildung von der Einschränkung auf religiöse, mythologische oder historische Motive befreit. „Dies bestätigen beispielsweise die Werke der französischen Impressionisten, wie Renoir, Manet oder Degas, die Menschen in ganz normalen Situationen (oft in der freien Natur) zeigen, sich dabei auf deren körpersprachliche Details konzentrieren, um mit ihnen auch die innere Welt des Individuums, seine Träume, Ängste und Hoffnungen auszudrücken. Zum Höhepunkt geführt wurde die Aktdarstellung als Ausdruck innerer Stimmungen und Gefühle dann im Expressionismus und seinen künstlerischen Weiterentwicklungen im 20. Jahrhundert.“ (Wikipedia)

Gehen wir noch einen Schritt zurück. Was macht eigentlich den Begriff „akt“ aus? Schauen wir bei Wikipedia nach, da steht: „Der Begriff Akt leitet sich von dem lateinischen agere =  „in Bewegung setzen“ und „actus“ = „Gestikulation“ ab, bezeichnet ursprünglich also eine Bewegung des menschlichen Körpers. Entsprechend wurde der Begriff in der akademischen Malerei des 19. Jahrhunderts verwendet und als Abbildung einer Gebärde oder Haltung bzw. der entsprechenden Positur des Modells beim Übergang von einer Bewegung zur nächsten verstanden.“ (Wikipedia) 
Der weibliche Körper scheint in der neueren Kunst bevorzugt zu sein, auch von Künstlerinnen. Ich möchte hier an Paula Becker-Modersohn erinnern: Keine Frau vor ihr hatte bis dahin den Mut gehabt, sich selbst von Kopf bis Fuß nackt zu malen. Während männliche Künstler nicht zögerten, auch ihren eigenen Körper als Aktmodell zu wählen, war Becker-Modersohn die erste Malerin, die Selbstbildnis und den ganzen Akt miteinander zu verbinden wagte. 

Zu den Arbeiten in dieser Ausstellung
In dieser Ausstellung haben wohl die Mehrheit der Künstlerinnen die Kurse von Michael Hegewald zum Aktzeichnen besucht. Das ist ein wichtiger Hintergrund für die Qualität der hier gezeigten Arbeiten.  
Beginnen  möchte ich mit Ingeborg Teetz. Das Bild auf der Einladungskarte mit dem Titel „Heißer Tag“ nimmt ein bekanntes Motiv auf. Drei Frauen in der Natur. Ich hatte überlegt, wie ein solches Bild einzuordnen ist: impressionistisch oder doch eher expressiv? Es hat von beidem etwas. Es ist impressionistisch – wir können die Hitze und Schwüle sehr gut nachempfinden. Und es ist expressiv gemalt. Starke größere Farbflächen sind gegeneinander gesetzt, ebenso Fläche und Linie. Dadurch entsteht eine große Spannung. 
Den Gegenpool bildet das Bild „kühle Nacht“. Hier geht es der Künstlerin nicht nur um die Darstellung der „Kühle der Nacht“, sondern um mehr. Die Art der Darstellung vermittelt uns auch Bedrohliches, Gefahrvolles oder Traumhaftes. Die dunkle Figur im Hintergrund, die Farbgebung insgesamt deutet darauf hin, lässt aber dem Betrachter mehrere Deutlungsmöglichkeiten zu. Beide Bilder im Zusammenhang sagen etwas über das Leben aus, wie es ist: heiß und froh, aber auch kühl und gefahrvoll. 
Die dritte hier zu sehende Arbeit „Liegende“ ist ein sehr gut durchgearbeitetes Bild bei reduzierter Farbigkeit. Es zeigt die Anmut des weiblichen Körpers. (Übrigens eine nicht einfach zu malende Pose)
Zum Ende der Ausstellung im dritten Raum können wir noch die vierte Arbeit von Ingeborg Teetz betrachten, die Sitzende, die einen sehr schönen Abschluss der Ausstellung bildet.
Gehen wir aber in diesem Raum weiter. Neben den Bildern von Ingeborg Teetz sehen wir Arbeiten von Andrea Sroke. Die Titel lauten „Im Zimmer nebenan“, „Warten auf den Tag“ und „Sehnsuchtsort“.

Alle drei Bilder erzählen uns eine Geschichte. Auf dem Bild „Im Zimmer nebenan“  sehen wir rechts eine Frau in der Blüte des Lebens. Links (im Nebenzimmer) sitzt ein Paar erschöpft, deprimiert, zusammen gesunken. So verschieden, ja gegensätzlich ist das Leben. Ein Gleichnis – wenn man so will – Zukunft, Vergangenheit. 

Oder  die Arbeit „Sehnsuchtsort“: Hier sind verschiedene Interpretationen möglich. Ist dieser Ort weit weg oder nicht? Wir sehen ihn etwas getrennt links – weniger als der „goldene Schnitt“. Oder ist er doch in der Nähe? 
Im zweiten Raum hängen zwei weitere Arbeiten von Andrea Sroke. Eine Lithografie und ein Gemälde im Hochformat, das uns an Modigliani erinnert. Der Titel lautet: „Stundenglas“. Wir erkennen es auch auf dem Bild. Im Mittelpunkt aber steht eine schöne schlanke Frau, jugendlich. Aber, so die Botschaft, die Zeit verrinnt, es wird nicht bleiben, wie es ist.  Ein ganz im besten Sinne des Wortes schlichtes in blau/türkisfarben gehaltenes Werk. 
Im dritten Raum haben wir dann auch noch eine neue Arbeit von Andrea Sroke: „Strand“. Aber es handelt sich hier nicht um eine gewöhnliche Strandszene, sondern um eine nahezu tanzende Frau, die uns sagen soll: „Seht her“, hier bin ich, wer ist schöner als ich?

Andrea Sroke sagt selbst zu den von ihr hier ausgestellten Bildern: „Ich habe versucht, dem Thema Akt auf ganz unterschiedliche Weise „zuleibe zu rücken“ und eine Geschichte zu erzählen: von Jugend und alter, von Trauer und Hoffnung, von Träumen – kurz: vom Leben.“
Nun zu den Bildern von Ines Kneisel. An zentraler Stelle über dem Flügel befindet sich das Bild mit dem Titel „Victoire“. Das ist das Bild von einer stolzen, schönen Frau mit Anmut. Das Bild hat Spannung zwischen Ruhe und Bewegung. 
Im dritten Raum sehen wir weitere Werke von Ines Kneisel. Darunter das Bild einer Schwangeren. Wir erfahren auch den Monat:  „Anna – 7. Monat“. Ein in sich sehr stimmiges Bild mit einem deutlichen Hell-Dunkel Kontrast. Auch die anderen Bilder zeichnen sich durch eine zurückhaltende Farbigkeit aus. Ines Kneisel arbeitet deutlich die Körperlichkeit in ihren Bildern aus. Lyrisch hingegen wirkt die Arbeit „Frau mit rotem Tuch“. Hier steht der Charakter der Frauen-Persönlichkeit im Mittelpunkt. 

Hier im Raum ist auch eine Arbeit von Katrin Dietzel zu sehen. Eine Tuschzeichnung, wenn man so will, als Gegenpool zum Gemälde „Victoire“. Das Bild strahlt konsequenterweise eine große Leichtigkeit aus.  Hier besteht die besondere Herausforderung darin, schnell zu arbeiten. Nicht nur das, es geht um die treffsichere Linienführung und um Reduktion. Das verleiht dem Bild Klarheit und Anmut. 

Die im zweiten Raum zu sehenden farbigen Arbeiten von Katrin Dietzel haben Studiencharakter. Sie vermitteln uns die Atelieratmosphäre und sie geben uns damit einen Einblick in die Arbeit der Künstlerin vor dem Modell. Das Besondere an diesen Arbeiten – im Unterschied zu manchen anderen: Die Künstlerin hat hier Farb-Fläche gegen Farb-Fläche gesetzt. Das verleiht den Bildern einen besonderen Reiz.
An der gleichen Wand sind Werke von Malany Reynolds zu sehen. Auch hier handelt es sich vorwiegend um Arbeiten mit Studiencharakter. Sie geben einen guten Einblick in die Herausforderungen und in das notwendige Können der Künstlerin bei der Aktmalerei. Es sind sehr gut gelungen Studien, die eine große Spannkraft ausstrahlen. 

Das wichtigste Werk von Melany Reynolds ist allerdings das große Bild im zweiten Raum mit dem Titel “Ecce Femina“ – eine Abwandlung des bekannten Themas „Ecce homo“ in der Kunstgeschichte. In der Mitte das Bildnis sehen wir die Künstlerin selbst in einer Startposition. Zwei Wege oder Perspektiven sind rechts und links zu sehen: Links die Tür bzw. der Weg zum Tod, rechts das Tor zum Leben. Man könnte auch sagen, eine Weggabelung. Mich beeindruckt an dem Bild besonders die Figur in der Mitte, die eine große Kraft und den Willen für eine positive Zukunft ausstrahlt. 

Nicht zuletzt sehen wir im dritten Raum das Bild einer stillenden Mutter mit dem Titel „Band“. Auch das ist eine positive Botschaft.

Resümierend zur Ausstellung sind zwei Dinge festzuhalten:
Zum einen die verschiedenen inhaltlichen Botschaften, die mit einer Aktausstellung wie dieser verbunden sind und die Erzählungen über das Leben.
Zum zweiten die unterschiedlichen Handschriften, die wir betrachten können. 

Beides ist der Vorteil einer Gruppenausstellung.
Allerdings gibt es auch ein Manko: Wir sehen keinen einzigen männlichen Akt. Hinzufügen möchte ich aber, mir macht das nichts aus. Der weibliche Körper ist m. E. nach die Krone der Schöpfung. Und ich stehe mit dieser Meinung sicher nicht allein.
Vielen Dank. 
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