BBK-Galerie, Oldenburg i. Ol., Peterstr. 1


Einführung in die Ausstellung’Ikonografie des Alltäglichen’ am 30.03.2008 
mit Werken von Almuth Boekhoff und Helmut Kreimeyer 


Sehr geehrte Damen, sehr geehrte Herren, 
sehr geehrter Helmut Kreimeyer, sehr geehrte Almuth Boekhoff,


Ich bedanke mich für die Aufforderung, in Ihre Ausstellung 
‚Ikonografie des Alltäglichen’ hier in der BBK-Galerie einführen zu dürfen. 


Vielleicht wird es Einigen der Anwesenden so wie mir ergangen sein:
Eine Einladung liegt vor mit einer Titelseite, die uns scheinbar Vertrautes zeigt: 
Die Profile zweier Menschen – einem Mann und einer Frau - als Schattenrisse oder wie im Gegenlicht wahrgenommene Büstenstelen. Allerdings nehmen wir die ins rosapinkfarbig changierenden Buchstaben des Ausstellungsmottos schon leicht irritiert wahr. Und wenn wir dann, neugierig geworden – diese Einladung aufschlagen bzw. ihr folgen, ist die Irriation vollständig und geglückt: 
 – Durch den Titel ‚Ikonografie des Alltäglichen’ hatte ich mich offensichtlich von unbewußten Gedanken  -  wie ‚Das ist einfach zu verstehen’ oder ‚klingt wie ein  – niedrigschwelliges Angebot, damit wir uns in die Ausstellung trauen und Lust haben zu kommen’ – verführen lassen und realisiere: 
Da bin ich – im positiven Sinne – den Zweien auf den Leim gegangen – das war absolutes Understatement!

Hier eine scheinbare Fotomontage von Helmut Kreimeyer: eine in die dunkle Tiefe führende Pfeilerarkade mit interessanten Schlagschatten, mit einem Vogel vorne rechts und darüber eine weiß strukturierte Wand mit schräg verlaufenden Streifen in Pink – und daneben – ein, ja was ist das denn eigentlich? 
Ein Tafelbild auf alle Fälle-  mit einem weiß-‚rot’-pinkfarbenen Objekt auf grünem Grund. Bei dem Motiv stellen sich bei mir sofort Phantasien und Sprüche wie ‚Frau’ und ‚roten Kopf bekommen’ oder ‚nackt wie ein Streichholz’ ein, aber auch aktive, warme Hände und aktiver Kopf mit liebenden oder zornigen Gedanken oder auch ‚diese drei parallel in die Höhe ragenden starbartigen Teile bilden gemeinsam mit dem darunter anschließendem Gebilde die Form einer Gabel’ – und siehe da, der Titel lautet ‚Frauenstuhl’ aus dem Jahre 2002. - Eines der wunderbaren phantasiereichen Stuhlbilder von Almuth Boekhoff! - Daneben Ihre Arbeit ‚Hommage an Mark Rothko’ sowie vor dem Eingang zur Artothek das Fahnenobjekt ‚Tanzender Stuhl’. In dem seitlich mit Folie angebrachten Begriff TAИZ hat der Buchstabe N bereits eine halbe Pirouette gedreht – und so förmlich das Thema noch einmal wieder aufgenommen.


Sie sehen und hören nun von mir, meine Damen und Herren, wir sind klug beraten und mit Sicherheit im positivisten Sinne bereichert, wenn wir diese vielschichtigen künstlerischen Arbeiten genauer betrachten und im Sinne des Ausstellungstitels ergründen. 
Ikonografie: was bedeutet eigentlich Ikonografie?
Eine Definition im Lexikon lautet: Beschreibung, Form- und Inhaltsdeutung!
Also: Beschreibung, Form- und Inhaltsdeutung des Alltäglichen:
D. h. also, die Künstlerin und der Künstler leiten uns mit ihren Werken hin zu einer genaueren Wahrnehmung des sogenannten Alltäglichen und in ihre Ergründung – ihre Analyse. 
Dafür wählen Helmut Kreimeyer und Almuth Boekhoff unterschiedliche Mittel - und Wege – entsprechend ihren jeweiligen künstlerischen Qualifikationen und Ausdruckswillen sowie ihren lebensphilosophischen Positionen.


Almuth Boekhoff, ist in Oldenburg und im BBK keine Unbekannte: 

1946 in Wilhelmshaven geboren, von 1966 bis 1970  Studien an den pädagogischen Hochschulen in Hannover und Oldenburg mit Werkstudien bei Prof. Hartmut Sellin und Dr. Klaus Groh, ist seit 1991 aktive Bildende Künstlerin und seit 1997 Mitglied des BBK in Oldenburg – herzlichen Glückwunsch zum 10jährigen Mitgliedsjubiläum!

Mit einer Anzahl von Stuhlobjekten und Installationen hat sie an einer Vielzahl künstlerischer Projekte teilgenommen und nicht nur mit ihren Arbeiten, sondern auch mit ergänzenden Texten  -  hintergründig-vordergründig, hinterfragend - Position bezogen und zum Nachdenken angeregt - so bei ihrer Beteiligung an der Ausstellung BESETZT des BBK Oldenburg im Juni 2001 mit den Werken ‚Die Äquivalenz der Antagonisten’ und ‚Zwölf Stühle besetzen ein Zeichen’.

In der hiesigen Ausstellung hat sich Almuth Boekhoff konsequent auf ihr Thema Stuhl beschränkt, dass sie seit Beginn ihrer aktiven Tätigkeit als Künstlerin ergründet. – Der Stuhl, ein Objekt des Alltäglichen, der immer wieder genutzte, benutzte, ersehnte, verfluchte oder auch bewunderte Stuhl!
Erst einmal schlicht als notwendige Sitzmöglichkeit, die Almuth Boekhoff mit einem Ausspruch ihres Vaters bereits im Hinblick auf andere Wirklichkeiten verbindet: „So, nu moat ick erst moal sitten goahn un mi fiv Minüten van binnen bekieken“. 
Dieses Sitzen und die Gedanken nach innen kehren schließt die Möglichkeit des Besinnens, Erinnerns und Hinterfragens ein –und genau das strebt Almuth Boekhoff mit ihren teils sinnlich-farbenfrohen, häufig ungewöhnlich gestalteten zwei- bis scheinbar dreidimensionalen Stuhlbildern an.
In immer wieder anderen Variationen – hintergründig – vordergründig und mit gekonnten Referenzen an große künstlerische Vorgänger, wie Oskar Schlemmer mit  seinem ‚Triadischen Ballet’ – hier Boekhoffs Referenz mit dem Stuhlgemälde: 
‚Der Tanzende Stuhl’, entstanden 1997 – (Mit Öl und Accryl auf Leinwand), und ausnahmsweise mit dem Pinsel, pastos in Öl- und Acrylfarbe aufgetragen und mit seiner Form an die Figurinen von Oskar Schlemmer erinnernd ohne sie direkt zu zitieren.


Oskar Schlemmer formulierte einmal sinngemäß, dass der Zweck seiner Lehre unter anderem darin bestände, mit dem Gesamtwesen Mensch vertraut zu machen, um bei den Entwürfen für die Einrichtung und Behausung [der Menschen] nicht nur auf die Proportionen Bezug zu nehmen und zu reflektieren. Dieser Gedanke wird in gewisser Weise in den Werken Almuth Boekhoffs fortgeführt.

Oder auch die Gemälde mit den Titeln ‚Arne Jakobsen im Fosbury Flop 1 & 2’.
Arne Jakobsen, der große dänische Designer und Architekt, der 1971 starb und dessen schlichte, elegante Stulkompositionen weiter ‚leben’ – und wie wir sehen –gewürdigt werden und so sogar Spuren hinterlassen. - Hier als scheinbar amöbe Gebilde auf farbigen Malgründen gestaltet.
Die Farbe überhaupt – und ihre geformte Textur in den Gemälden – Nicht zufällig widmete Almuth Boekhoff eine ihrer Hommagen Mark Rothko, dem großen Gestalter von mit sensibler Farbigkeit geschaffenen Bildobjekten, die zu meditativen Farbfeldbetrachtungen einladen und sensuelle Empfindungen und lyrische Assoziationen auslösen können. 
’Who is afraid auf red, yellow and blue?’ fragte Barnett Newmann einstmals – und auch Almuth Boekhoff fragte – ‚Who is afraid of yellow?’ – ich verweise nur auf ihre Stuhlinstallationen und ihre Gemälde mit den gelbfarbigen Thronen. Sie beantwortete auch sogleich die Frage und sagte ‚ „natürlich niemand’“– doch verweist diese Frage auf ihren bewußten Umgang mit Farben und natürlich auch Formen. Betrachten wir diese meist mit dem Spachtel aufgetragenen Farben der Stuhlbilder, so stellen wir fest: je nach Farbigkeit und Farbauftrag – meistens durch kleine erhabene an den Rändern eben nicht gerade sondern mit leicht ‚schwingenden’- geschwungenen Wülsten begrenzt – durch das Einsetzen des Farbspachtels mit verursacht und strukturiert - wirken diese Farben und Farbmischungen entsprechend ihrer Lichtreflektionsfähigkeit der bewusst gesetzten Farbigkeit auf uns Betrachtende. Großzüge Entwürfe mit dem sogenannten Bleistift, mit Faserstift konkretisiert und fest definiert sind die Vorstufen zu diesen Hommagen an die Stühle. 
Da wird wenig dem Zufall überlassen und konsequenterweise entwickelt Boekhoff einen Teil ihrer neueren Werke immer weiter hin zu einer annähernd monochromen Farbigkeit (in der Ausstellung nicht zu sehen).

Diese Stuhlbilder sind Abbilder unserer uns zugeschriebenen, erlernten und teils auch erstrebten oder abgelehnten geschlechtlichen und gesellschaftlichen Rollen – aber nie mit dem pädagogischen oder drohenden ‚Stuhlfinger’ sondern immer mit einer gehörigen Portione Humor und einer Reflexion, die außer dem möglichen 
Sich- Vertiefen in die Gemälde auch – Wiedererkennen von Referenzen an frühere Maler und ihrer Malerei zuläßt.
Auch lässt die Malerin und Installationskünstlerin Almuth Boekhoff uns mit ihren Schöpfungen nicht allein, sondern gibt uns Titel für Assoziationen : Der ‚Herrensitz’, der ‚Frauenstuhl’ – ihr Lieblingsstuhl und hängt in der Regel neben dem ‚Herrensitz’, ‚Der Stuhl des Hohen Gerichts’, ‚Chaise d’orange au vert parisien’, Purpur Stuhl’ oder ‚Delinquenten Chair’aus dem Jahre 2006 – und niedergeschriebene Gedanken zu dem sie – wie ich hoffe -  weiter beschäftigendem Thema:
“Ein Stuhl ist ein Stuhl ist ein Stuhl…Das stille Leben von Stühlen beschäftigt mich schon lange: 
Sie halten alles aus: ob auf ihnen geherrscht wird oder ausgeruht oder gesessen mit Lachen oder Weinen oder zu Gesprächen…Kanzler Kohl sitzt für die Nation etwas aus, Schüler bleiben sitzen, wenn es nicht reicht.
Ein Stuhl ist ein Platz, den Menschen ihr Leben lang brauchen, ist ein Ort, den Menschen ihr Leben lang suchen.“

Almuth Boekhoff ist es gelungen, in scheinbarer Leichtigkeit – im Spiel mit Form und Farbe unprätentiöse Stuhlbilder zu schaffen, die eine ihr eigene Signatur und Sprache haben, in ihren Formaten genau den (Flächen)raum ihnen gebend, den wir Menschen in der Regel zum Sitzen brauchen oder der uns zugestanden wird. Gleichzeitig sind ihre Bilder von hoher malerischer Qualität. Sie ermöglichen ein Sich-Einlassen auf diese Farb- und Gestaltungsfaszinationen und können so zu meditativen Erlebnissen führen. – Genau auf dieser Ebene treffen sich ihre Bilder mit den künstlerischen Fotografien von Helmut Kreimeyer. 


Helmut Kreimeyers hier gezeigte künstlerische Fotografien haben meiner Ansicht nach ebenfalls einen stark meditativen Charakter und hinterfragen unsere Wahrnehmung des Alltäglichen.


Der ausgebildete Werbe- und Industriefotograf Helmut Kreimeyer, Jahrgang 1952,  benutzt seine Fertigkeiten in der Fotografie und der digitalen Bildbearbeitung für seine hier präsentierten künstlerischen Werke in nur sehr reduzierter Form: 
So ist die uns im Treppenhaus empfangende Fotografie nicht , wie wir vielleicht meinen könnten, aus mindestens drei Elementen zusammenkomponiert, nämlich dem in die Tiefe führenden Pfeilergang mit Schlagschatten, dem vorne unten links sitzendem Rabenvogel und der in Weiß und Pink gestrichenen Betonfläche darüber.
Genauso wenig wie hier im Hauptraum präsentierten Fotografien seiner Serie ‚Urbane Ästhetik’:
Fotografien in einem bewußt gestalteten, für unsere Alltagswahrnehmung ungewöhnlichen gestreckten querrechteckigen Format – das er immer wieder verwendet – die unsere durch viele genormte Formate geprägte Wahrnehmung irritieren und zum Nachdenken und vor allem Verweilen anregen sollen. In diesen schwarz gefassten Bildfeldern werden Farben und Formen präsentiert, die uns geläufig und vertraut sind – wie erkennen das hellfarbene, offensichtlich an einer blauen, durch senkrechte Stukturen gekennzeichnete Metallfläche angenietete Metallrohr wieder und sind gleichzeitig durch diese Art der Erhebung zur Bildwürdigkeit irritiert. 
Wir sehen es uns genauer als im Alltag an, registrieren die durch die Lichtreflexion der Farbigkeit und durch unterschiedlichen Lichteinfall bewirkte verschiedene Farbigkeit dieser wenigen Bildelemente, lassen uns darauf ein und fragen uns, was der in allen Fotografien auftauchende Rabenvogel für eine Bewandnis hat.
 – Ist er der stille Betrachter? 
Helmut Kreimeyer erläutert mir auf Nachfrage die Bedeutung dieses Vogels – es ist seine Signatur auf den Forografien, sein Totemtier, abgeleitet aus seinem Namen ‚Kreimeyer – Krähenmeyer – Meyer der Krähe, -lateinisch: des Cornix. 
Diese Krähe dient allerdings nicht nur als Signatur, sondern leitet uns quasi wie eine Repoussoirfigur in die Bildwirklichkeit hinein – und diese bildwürdig gewordene Wirklichkeit ist die Wiedergabe einer real existierenden wahrgenommenen und mit der Kamera  festgehaltenen Wahrnehmung – Sie wurde von Helmut Kreimeyer nach seiner Aussage weder weiter großartig bearbeitet noch arrangiert. 


Er nimmt sich Zeit und Muße bei dem Durchschreiten unserer Stadt – in der Regel, wie wir sehen, bei guten Lichtverhältnissen – und ‚findet’ derartige lichtvolle, häufig auch farbig kontratsreichen oder durch Licht und Schatten Kontraste wiedergebende für sein Ausdrucksziel bildwürdige Motive.
Aus der angefertigten Aufnahme wählt er den von ihm anvisierten Ausschnitt und montiert diesen – natürlich digital -  in den schwarzen querrechteckigen Rahmen zusammen mit dem Raben. -

Die Magie dieser Bilder liegt, wie bereits Jürgen Weichardt feststellte, ‚in der Konfrontation von wenigen klaren Formen, wie einst in der ‚pittura metafisica’ von Giorgio de Chirico’. Allerdings geht Helmut Kreimeyer in seinen in der Realität wahrgenommenen und gesammelten Bilderwelten noch weiter. Der bewußt gewählte, auf ein relatives Minimum reduzierte Bildausschnitt mit meist einem zusätzlichen – bereits dort vorgefundenen – und die Stille und Ruhe des Motivs irritierenden Element, das die Herstellung, Nutzung und Funktion durch und von uns Menschen dieser im Bild wiedergegebenen farbigen, scheinbar flächig strukturierten Bildwirklichkeiten ins Bewußtsein unserer ersten Wahrnehmung rückt.  -
Wie die Klinke, das Rohr, das Treppenlicht, die Warnleuchte oder der Kaugummiautomat – Sie sind bewußt thematisierte Irritationen, wahrgenommene ‚Ästhetik des sonst Banalen, auf sonst nicht Beachtetes’ – so der Künstler Helmut Kreimeyer.  
Es gibt aber auch Arbeiten, die das real Wahrgenommene Singuläre als strukturierte Farbfläche und Farbtiefe zum Thema wählen wie 01783 (orangefarbene Objektfläche) oder 01876 – eine im wahrsten Sinne ‚himmel’blaue Fläche nach unten begrenzt durch eine patinierte zinkfarbige Zackenreihe – so - fast entfremdete -Teile einer Torbegrenzung. – 
Hier rückt noch mehr die Ästhetik der Farbigkeit und das Sich-Einlassen auf die Farbwirklichkeit und Ruhe des Bildwerkes in den Vordergrund.

Mit den zur Bildwirklichkeit erhobenen Ausschnitten  - dem „meditativen Reduzieren auf Ästhetik im sonst Banalen, auf sonst nicht Beachtetes“ – auf die „Mosaiksteinchen aus Formen und Farben und Flächen und Linien“, so Kreimeyer, aus unseren teils auch unbewussten Wahrnehmungen der durch uns Menschen gestalteten Umwelt macht Helmut Kreimeyer in seiner Serie ‚Urbane Ästhetik’ die Strukturen, die visuelle Ästhetik und die Vielfalt an möglicher Wahrnehmung einer Stadt bewusst und ihre Spurensuche spannend. 
Sein stark meditativer Zugang eröffnet auch uns die Möglichkeit, einzuhalten und uns auf diese Bilder einzulassen. Das gestreckte Querformat bedient und irritiert unsere Sehgewohnheiten.

Sehr gehrte Ausstellungsbesucherinnen und Besucher, ich hoffe, das Tiefgründige und das Humorvolle dieser Kunst ist in meiner Einführung zum Ausdruck gekommen. 
Ich wünsche uns beim weiteren Verweilen bei Musik und Getränken noch weitere Seherlebnisse und spannende Gespräche und Diskussionen!
Vielen Dank!

© Sibylle Neumann-Gäßler 
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