
1 

 

Kunst im Speicher – Anlauf an neuen Ufern 

 

Im Rahmen seiner unterschiedlichsten Betätigungsfelder engagiert sich der 

Landschaftsverband (LVO) auch für die bildende Kunst, unter anderem indem er seit 

vielen Jahren schon Ausstellungen in seinen Räumen zeigt. Seit 2020 ist aus 

bekannten Gründen jedoch manches anders: Zum Jahresbeginn erfolgte der Umzug in 

die neuen Räume am Osnabrücker Hafen. Und gut zwei Monate später legte die 

Pandemie das Kulturleben weitgehend lahm. Aber Kunst ist hier gleichwohl zu sehen – 

wenn auch zunächst nur auf dieser Website. 

 

 

Skulptur und Siebdruck von Rudolf Valenta (1929-2015) im Rahmen der 
Ausstellung zur Künstlergruppe „Systhema“ in der Iburger Hofapotheke 2013/2014 

© LVO und der Künstler 

 

 

Ein Rückblick vorweg 

Seit Bezug der Iburger Hofapotheke (2006) zeigte der Landschaftsverband 

Osnabrücker Land e. V. in jährlichem Wechsel die Werke arrivierter Künstlerinnen und 

Künstler, gab Einblicke in regionale Privatsammlungen und präsentierte Arbeiten von 

Studierenden im Fach Kunst der Universität Osnabrück. Dieser schöne Rhythmus von 

„Alte Apotheke – Neue Kunst“ wurde bis zum Auszug Ende 2019 achtmal 

durchgehalten. Jedes Jahr, meist im Frühsommer, fand eine gut besuchte Vernissage 

mit rund 50 und mehr Gästen statt. Gezeigt wurden so anregende wie vielseitige 
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Werke von Heinrich Brummack, Rudolf Englert, Dietrich Helms, Elke Hergert, Sibylle 

Hermanns, Werner Kavermann, Peter Möller, Hiltrud Schäfer, Christoph Peter Seidel, 

Susanne Tunn und Sonia Wohlfarth Steinert, ferner aus privaten Sammlungen 

Papierarbeiten von Walter Stöhrer und Karl Otto Götz sowie herausragende japanische 

Farbholzschnitte. 

Mehr als erstaunlich ist zudem die verblüffende Bilanz von stattlichen rund 400 

Arbeiten von Osnabrücker Studierenden, die wir in unseren Räumen zeigen durften! 

Nicht selten ließen sie Sammlerherzen höher schlagen – für manch eine*n ein schöner 

Start ins weitere Künstlerleben, zumal diese Ausstellung oft die erste Möglichkeit 

überhaupt bot, eigene Arbeiten öffentlich zu zeigen. Einige erhielten danach einen 

Kunstpreis oder wurde in Museen und Galerien ausgestellt – unsere 

Nachwuchsförderung hat also Früchte getragen. 

 

 

 

Das Team des LVO bei der Kunst-Auswahl, hinten v. l. n. r.: 
Leonie Albes, Ulrich Winzer, Petra Gieseke, Nina Hauff 

vorne v. l. n. r.: Gabriele Janz, Susanne Tauss 
© Fotografin Rebecca Brasse 

 

 

Neustart am Hafen – Plan und Wirklichkeit 

Natürlich hatte das ganze Team des LVO schon vor dem Umzug in den Osnabrücker 

Hafen diskutiert, wie es mit der Ausstellung in den neuen Räumen weitergehen könnte. 

Und von Anbeginn bestand Einigkeit, dass im Leisen Speicher weitergemacht werden 
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soll: Denn alle Mitarbeiter*innen stehen nach wie vor hinter der Idee, dort, wo intensiv 

für die Kultur gearbeitet wird, ein sichtbares Bekenntnis zur Kunst abzulegen. Dass 

dazu auch die jährlichen Vernissagen, Führungen und kleineren Veranstaltungen wie 

‚Kunst & Keks‘ gehören, wurde zu einer Selbstverständlichkeit. Um jedoch den 

Aufwand des Umzugs nicht noch mit einer Ausstellung nach bisherigem Muster zu 

erhöhen, wurde mit Frau Professorin Jakubaschke-Ehlers, Kunstprofessorin der 

Universität Osnabrück, vereinbart, erst 2021 wieder im vollen Umfang mit 

studentischen Arbeiten durchzustarten. Übergangsweise sollte eine Auswahl von 

Werken und Sammlungsbeständen gezeigt werden, die exemplarisch einen Rückblick 

auf die Iburger Ausstellungen bieten. 

Herausgekommen ist eine alle Räume umspannende eindrückliche Präsentation mit 

Arbeiten von Michael Burges, Piero Dorazio, Dietrich Helms, Rudolf Englert, Hiltrud 

Schäfer, Fritz Winter und Sonia Wohlfarth Steinert. Die große 11-Meter-Wand im Flur 

der Geschäftsstelle gestaltete Christoph Peter Seidel mit einer spannenden 

Installation. Soweit so gut. Geplant war ferner eine Vernissage in Verbindung mit einer 

Eröffnungsfeier der neuen Geschäftsstelle. Dass all dies ein schöner Traum blieb, 

bedarf keiner Erklärung: Die Pandemie bestimmte die Regeln, und selbst die 

hoffnungsvoll geplante Verschiebung war bald passé. 

 

Die Interims-Ausstellung, die noch immer geduldig ausharrt, darf nun, dank des 

Langmuts aller Leihgeber*innen, denen dafür herzlich zu danken ist, noch ein weiteres 

Jahr hängen bleiben. Es ist an der Zeit, sie nun zumindest virtuell sichtbar zu machen. 

Der Blick auf Kunst will schließlich geteilt werden und Anlass zum Austausch bieten, 

soll anregen und Neugierde wecken – umso schöner, wenn dies wieder leibhaftig 

möglich sein wird! 
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Grün und Weiß, das Wappen meines Gartens von Christoph Peter Seidel 
© Landschaftsverband und der Künstler 

 

 

Grün und Weiß, das Wappen meines Gartens 

Den famosen Auftakt in der LVO-Geschäftsstelle macht an der neuen Galeriewand der 

Künstler Christoph Peter Seidel. Er zeigt fünf großformatige Bilder – oder vielleicht 

auch keine ‚Bilder‘, jedenfalls nicht im klassischen Sinne. Denn es handelt sich zwar 

um bemalte Stoffflächen auf Rahmen, sie gehorchen jedoch keiner Axialität oder 

Symmetrie. Und es ist Malerei und ist auch keine. Denn die Bildflächen mit ihren 

dichten, dicken Farbaufträgen, die zugleich impressionistische Assoziationen wecken, 

bedecken nur Teile der Flächen, andere bleiben gänzlich leer. Lediglich Ausläufer oder 

Tupfer wagen sich aus der Deckung der farbigen Verdichtungen heraus. 

 

Wo der Malgrund frei bleibt, scheint die hölzerne Verspannung der Rahmen durch und 

wird wie ein grafisches Gegenbild schemenhaft zum Teil des Bildfeldes – gleichsam als 

Kommentar zur Malerei des 20. Jahrhunderts, die sich schon früh vom rechten Winkel 

emanzipiert hatte und letztlich doch nicht ohne ihn auskommt. 
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Grün und Weiß, das Wappen meines Gartens 
© Lev Silber und der Künstler 

 

 

Wer die lange Wand abschreitet, sieht, dass die Installation Christoph Peter Seidels 

nicht nur in ihrer Binnengestaltung, sondern auch in ihrer Gesamtheit wie schwebend 

daherkommt: Die Bilder hängen – nach einem durchdachten Konzept – in einer 

bewegten Folge und treten über ihre Farbpassagen und Leerstellen hinweg in einen 

poetischen Austausch. Der Titel Grün und Weiß, das Wappen meines Gartens darf 

nicht darüber hinwegtäuschen, dass wir es mit weitaus mehr Farben zu tun haben, 

nämlich einer im Wortsinn vielschichtigen und raumgreifenden Palette, bei der das 

Grün gleichwohl immer wieder in Führung geht. 

Doch damit nicht genug: Die Bilder sind zugleich eine Hommage an Philippe Jaccottet. 

Bezeichnend für diesen 2021 verstorbenen Lyriker, Essayisten und Übersetzer war die 

stete Verbindung von Poesie und Reflexion über das Schreiben. Zudem war er 

zugleich Maler – ein Brückenschlag zwischen Literatur und Malerei, den Seidel auch 

an anderer Stelle in seinem umfangreichen Werk immer wieder gerne sucht. Dies 

können beispielsweise auch die Romantiker sein, wie bei Seidels Auseinandersetzung 

mit Caspar David Friedrich, dessen Eisschollen im Bild der Verlorenen Hoffnung auch 

in dieser Installation anspielungsreich zur Sprache kommen. Was jetzt im 

Hafenspeicher zu sehen ist, wirkt dabei wie ein Nachhall zu jener Arbeit, die Christoph 

P. Seidel 2011/2012 in das historische Foyer der Hofapotheke allen, die den Raum 

betraten, wörtlich zu Füßen legte: schollenförmige Dreiecksformate in dichter, stark 

grüntoniger und in vielfältigen Farbschichtungen aufgebauter Malerei. Ein Reflex und 

eine Reflexion im allerbesten Sinne – auch über die Möglichkeiten und Grenzen von 

Malerei heute, zu einer Zeit, in der sich künstlerische Genres weitgehend aufgelöst 

haben. Der sowohl als Bildhauer wie auch als Maler an der Kunstakademie Münster 
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ausgebildete Christoph Peter Seidel beweist indes, dass Malerei durchaus ein höchst 

lebendiges Experimentierfeld bleibt. Unter anderem dafür erhielt er 2016 den 

Kunstpreis des Landschaftsverbandes Osnabrücker Land. 

Christoph Peter Seidel | Künstler aus Hilter a.T.W. (christoph-peter-seidel.de) 

 
 
 

 
 

Grün und Weiß, das Wappen meines Gartens, Detail 
© Lev Silber und der Künstler 

 

  

https://christoph-peter-seidel.de/
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Hiltrud Schäfers Bleilandschaft im Büro von Ute Seyfarth und Ulrich Winzer 
© Landschaftsverband und die Künstlerin, VG Bild-Kunst, Bonn 2021 

 

 

Bleilandschaft 

„Die farblich zurückhaltende Gestaltung hat uns sofort angesprochen; die 

ungewöhnliche Technik macht das Werk besonders reizvoll.“ 

Ute Seyfarth/Ulrich Winzer 

 

Gleich mehrere Werke bot die Osnabrücker Künstlerin Hiltrud Schäfer dem LVO-Team 

für seine neuen Räume an. Und mehr als gedacht blieb von dem, was aus ihrem 

Kofferraum zutage trat, tatsächlich ‚hängen‘. 

Zu den zentralen Materialien Hiltrud Schäfers gehört und gehörte schon immer – 

neben Fundstücken aller Art – das handgeschöpfte Papier, alles Fragile, alles 

Vergängliche. Umso erstaunlicher vielleicht die unerwartete Verbindung in der 

Bleilandschaft, wo sich gleichfalls Papier unter dünnen Farbschichten und Bleiplatten 

verbirgt. Größer könnte der Kontrast der Materialbeschaffenheit kaum sein. 

Wer vor dem dreiteiligen Bild steht, assoziiert, auch ohne Kenntnis des Titels, schnell 

ein ‚Bild‘ von Landschaft; schließlich wirken hier uralte Seherfahrungen mit: Es gibt ein 

dunkles Unten (Erde?), ein helleres Oben (Himmel?), und der untere, mit stumpf 

schimmernden Bleiflächen bedeckte Bereich folgt rechts einer Abwärtsbewegung. 
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Hiltrud Schäfer, Bleilandschaft 
© Landschaftsverband und die Künstlerin, VG Bild-Kunst, Bonn 2021 

 

 

Das Material selbst gibt sich indes kaum zu erkennen: Es ist jeweils malerisch, Ton in 

Ton, in Grauabstufungen übermalt, im oberen Bereich auch überzeichnet mit 

Buchstaben und Zahlen, versehen mit aufgedruckten schematischen Kürzeln – all dies 

undeutliche Botschaften, die sich der Entschlüsselung entziehen und zum Teil wie 

unter den Malschichten schweben. Sie finden sich zwar nicht auf den Bleielementen, 

doch sind auch diese malerisch bearbeitet, so dass sie in der Wahrnehmung zwischen 

Stein und korrodierendem Metall changieren. Beide Bildzonen aber – die hellere oben, 

die dunkle unten – sind im Wortsinne miteinander verbunden: zusammengenäht mit 

groben, metallen wirkenden Schnüren, deren Grafik an Halme oder Zäune im 

Gegenlicht erinnert, aber auch in der Abstraktion von Strichfolgen verharren kann. 

Auch hier also finden wir einen Schwebezustand zwischen Ungegenständlichkeit und 

der Suche von Auge und Kopf nach naturalistischer Deutung, aus der sich stets neue 

Fragen ans Bild ergeben können. Dieses Spiel mit Material, der lustvollen Erkundung 

von dessen Lesarten, der Verfremdungen und Deutungsoffenheit prägte bereits auch 

jene Werke, die Hiltrud Schäfer 2019/2020 in der Iburger Hofapotheke gezeigt hatte. 
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Hiltrud Schäfers Schrifttafel im Büro von Petra Gieseke 
© Landschaftsverband und die Künstlerin, VG Bild-Kunst, Bonn 2021 

 

 

Schrifttafel 

„Das Bild strahlt Ruhe aus, ohne langweilig zu sein – die kleinen Drahtelemente  

halten es lebendig.“ 

Petra Gieseke 

 

Farblich und in der Motivwahl scheint das fast quadratische Bild Schrifttafel im 

benachbarten Büro auf den ersten Blick an die Bleilandschaft anzuschließen – und 

doch ist hier fast alles anders: Streng orthogonal gegliedert, erinnert die Komposition 

auf grauem Grund an serielle Malerei. Weiße Tupfen reihen sich in dichter Folge 

aneinander, die Zeilen brechen jedoch immer wieder ab. Während sie im unteren 

Bereich allein dominieren, werden sie im oberen – gleichfalls streng dem ‚Satzspiegel‘ 

eingebunden – von rätselhaften Zeichen überlagert. Diese erinnern an unbekannte 

Schriften und geben sich erst bei näherem Hinsehen als zarte, durch die Leinwand 

gezogene und darüber verknotete Drahtenden zu erkennen. 
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BU: Hiltrud Schäfer, Schrifttafel, © Landschaftsverband und die Künstlerin, VG Bild-Kunst, Bonn 2021 

 

 

Ihr fragiles ‚Relief‘ erweitert das Bild behutsam in den Raum – streng und lebendig 

zugleich. Das Wechselspiel mit den darunterliegenden weißen Setzungen erschafft 

zudem einen neuen Farbwert aus Linien, Schatten und Untergrund. Wer jedenfalls 

meint, Grau sei eine langweilige Farbe, wird von Hiltrud Schäfer in diesem Bild auf 

schönste Weise widerlegt. Das Spiel aber mit dünnem, geknoteten Draht und seinen 

Raum- und Lichtwirkungen interessiert Hiltrud Schäfer, die 1996 den Kunstpreis des 

Landschaftsverbandes erhielt, auch darüber hinaus: So gestaltete sie 2016 große 

weiße Wände mit wolkigen Drahtgebilden unterschiedlichster Dichte oder setzte sie – 

wie in der Schrifttafel – auch in ihrer Arbeit Enigma über lineare Statements auf grau 

grundierten Bildtafeln. 
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Fächerlandschaft von Hiltrud Schäfer und Umrißzeichnung von Dietrich Helms 
im Büro von Susanne Tauss, © Landschaftsverband und die Künstler, VG Bild-Kunst, Bonn 2021 

 

 

Fächerlandschaft 

„wie ein antikes Musterbuch in einer funktionalen Architektur – ein wunderbarer 

Kontrast“ 

Susanne Tauss 

 

Ganz anders als die Bleilandschaft oder die Schrifttafel, wenngleich ebenso Ton in 

Ton, kommt hingegen die Fächerlandschaft (1/3) von Hiltrud Schäfer daher: Das 

Hochformat, das wie gemacht scheint für die Fensterwand, an der es hängt, besteht 

aus handgeschöpftem Pflanzenpapier und Peddigrohr, das nachträglich gehärtet 

wurde. Anders als es der erste Eindruck nahelegt, handelt es sich also nicht um in der 

Natur vorgefundene Elemente, sondern vielmehr um künstl(er)i(s)ch hergestellte 

Formen. Das aus der Natur im Wortsinn geschöpfte ‚Papier‘-Material wird dabei 

sozusagen zurückgeholt in eine natürlich wirkende, aber künstlich erzeugte 

‚Blattlandschaft‘, die ihren Ursprung (Pflanzenpapier) gleichwohl nicht verleugnet. 

Ihren ästhetischen Eigenwert gewinnt diese Arbeit durch die strenge Anordnung der 

fächerförmigen ‚Blätter‘ und den farblichen Wechsel des Materials, der in allen 

Schattierungen von Beige bis zu hellen warmen Brauntönen reicht. So entsteht – 

insbesondere durch die scharfen Falze jedes einzelnen ‚Blattes‘ – ein äußerst 

lebendiges Relief, das je nach Lichteinfall wie eine kostbare antike Steinmetzarbeit 

wirken kann. 

home | hiltrud-schaefer 

https://www.hiltrudschaefer.de/
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BU: Umrißzeichnung von Dietrich Helms, © privat und der Künstler, VG Bild-Kunst, Bonn 2021 

 

 

Umrißzeichnung 

 

Direkt über Eck zu Hiltrud Schäfers Fächerlandschaft hängt – in schönem optischem 

Wechselspiel – eine klare, in einem einzigen Linienschwung gezogene Handzeichnung 

des Hamburger Künstlers Dietrich Helms. Der emeritierte Professor der Hochschule für 

bildende Künste arbeitet in seinem umfangreichen, zahlreiche Genres umfassenden 

Oeuvre auf vielfältigste Weise in Serien, zumeist auf Papier. Schon immer 

interessierten ihn die Erkundung des Materials und das Experimentieren mit Strukturen 

z. B. im Medium Papier durch Faltungen, Reliefs, Abklatsche, Installationen, jegliche 

Form der Bezeichnung und Bemalung. Zudem untersucht Dietrich Helms das 

Spannungsfeld von Schema und Rhythmus, von Strenge und freier Gestaltung immer 

wieder neu. Farbe spielt mit Blick auf das Gesamtwerk eine eher untergeordnete Rolle. 

Mit sparsamstem Einsatz der Mittel, insbesondere Graphit, Tusche oder Aquarell, geht 

es Helms um stete Reduktion. 

Spannend sind insbesondere seine Experimente mit der ‚Vorstellung‘ – sei es in 

Blindzeichnungen, bei denen er mit geschlossenen Augen den eigenen inneren 

Bildvorstellungen folgt, sei es in Zeichnungsserien wie Schnörkel oder 

Umrißzeichnungen, bei denen mit starker Begrenzung der Mittel Formen entstehen, die 

in ihrer Linienführung organisch wirken und zugleich die Gedanken der Betrachterinnen 

und Betrachter wegführen von der Abstraktion. 
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Das gilt auch für die Umrißzeichnung, die jetzt im LVO zu Gast ist und einem 

Osnabrücker Privatbestand entstammt. Helms hat sie mit schwungvollem breiten 

Graphitstrich über das Papier gezogen. Zwar bleibt die zeichnerisch gefundene Form 

ungegenständlich, will nichts beschreiben oder erklären. Sie kann aber zugleich die 

Phantasie auf eine Reise zu ungewöhnlichen Wesen wie eigentümlichen Kopffüßlern 

oder Rüsseltieren schicken. Zeichnungen wie diese lassen sich aber auch als 

versch(r)obene Landkarten deuten, auf denen mit souveränem Strich Grenzen 

gezogen sind. Ganz gleich, welches Bild in Auge und Kopf der Betrachter*innen 

entsteht, Binnen- und Außenformen lassen sich nur bedingt bestimmen, wenn wie hier 

ein antennengleicher Schweif die Idee eines geschlossenen Umrisses wieder 

konterkariert. Ein strenges, mit einem Schmunzeln oder auch Stirnrunzeln 

wahrnehmbares Etwas gibt Schwarz auf Weiß ein Statement ab, hockt kompositionell 

souverän auf dem Papier – und ‚schaut‘ seinerseits die Betrachter ‚an‘. 

 

 
 

Detail aus Hiltrud Schäfers Fächerlandschaft 
© Landschaftsverband und die Künstlerin, VG Bild-Kunst, Bonn 2021 

 

 

Die daneben hängende Fächerlandschaft von Hiltrud Schäfer wirkt im Vergleich wie 

eine überbordende Flächenkomposition voller Eigenleben; sie spiegelt auf die 

Umrißzeichnung eine wilde und doch gebändigte Form des freien Spiels zurück. Die 

Bilder ‚sprechen‘ miteinander, schmunzelnd und staunend. 

Helms » Home » Einleitung (helms-werkuebersicht.de) 

 

http://www.helms-werkuebersicht.de/
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subway fantasy I von Sonia Wohlfarth Steinert im Büro von Susanne Tauss 
© Sonia Wohlfarth Steinert, VG Bild-Kunst, Bonn 2021 

 

Ab in die Untergrundbahn 

Ganz anders dagegen, im gleichen Raum, die beiden digital bearbeiteten Fotografien 

der Osnabrücker Künstlerin Sonia Wohlfarth Steinert. Sie führen in den Untergrund, 

wie es bereits im Titel anklingt: subway fantasy I + II wirken wie urbane 

Momentaufnahmen, die sich auf dem eiligen Weg zur U-Bahn ergeben könnten – 

wären da nicht Hinweise, die eine ganz andere Sprache sprechen. Wieso entschwebt 

in präziser Schärfe ein schwarzweiß karierter Leuchtturm bodenlos über einem 

verschwommenen pinkfarbenen Gitter, das vermutlich zu einem U-Bahn-Schacht 

führt? Und wie verhält sich das künstlich herausgeschnittene Profil, das zu einer 

Passantin gehören mag, zum Ansatz einer kaum zu erhaschenden Rolltreppe und zum 

wohl gleichen farbigen Metallgeländer wie im anderen Bild? Wohin gehören die in 

jedem der Bilder schräg stehenden schwarzen Balken, hier ein runder Mast, da eine 

mächtige bildgliedernde Abstraktion in Schwarz und Grau? 

Das Schwebende, Flüchtige, Zufällige und doch auch das Beständige, Haltgebende, 

das alle, die unterwegs sind, verlässlich begleitet und deren Wege bahnt, die 

Infrastruktur der Bewegung, ist hier in poetischer Weise zu Bildern verwoben. Sie 

schaffen gedankliche Freiräume und Assoziationen und führen in die Tiefe, obgleich 

die Motive selbst stets oberirdisch bleiben – dem Sog hinab und hinweg kann man sich 

gleichwohl nur schwer entziehen. Auch nicht der Einsicht in die Flüchtigkeit allen Seins. 
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subway fantasy II von Sonia Wohlfarth Steinert im Büro von Susanne Tauss 
© Sonia Wohlfarth Steinert, VG Bild-Kunst, Bonn 2021 

 

Und natürlich sind diese vermeintlichen Momentaufnahmen mit Bedacht komponiert, 

sind die Farbwerte und die Formen in einen Ausgleich gebracht, auch das Verwischte, 

Vorbeifliegende und das Feste, klar Umrissene. Was Sonia Wohlfarth Steinert hier 

macht, ist in gewissem Sinne die Gegenbewegung zu den zuvor besprochenen 

Werken: Ihre Bildmotive gehen von mehr oder minder eindeutig benennbaren 

Gegenständen aus, entfleuchen jedoch in die Abstraktion. 

 

Spielerische Neuinszenierungen im Collageverfahren sind ebenso wie Fragen nach 

Kultur und Identität wiederkehrende Themen, die die in Peru geborene und in Mexiko 

aufgewachsene Künstlerin in ihrer Kunst – sei es Licht, Objekt, Fotografie oder Collage 

– untersucht und bearbeitet. Vermeintlich bekannte Zeichen ordnen sich zu neuen 

Bedeutungen, brechen gewohnte Wahrnehmungsmuster auf, werden hier in einen 

Zustand des Huschens, der Eile versetzt, in dem auch die Dinge, die Halt bieten 

könnten (Mast, Geländer, Treppe), in Bewegung geraten – selbst die verlässliche 

Orientierungshilfe eines Leuchtturms gerät da in schwebende Ferne. 

Layout 1 (intervision-net.de) 

 

http://www.intervision-net.de/Internetaufbau_deutsch_Linternet.pdf
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Farblithographien und Farbstudie von drei Vertretern der abstrakten Kunst im Büro von Leonie Albes 
und Nina Hauff: Piero Dorazio, Fritz Winter und Michael Burges 

© Landschaftsverband und der Sammler, VG Bild-Kunst, Bonn 2021 

 

 

Sammlerglück 

„Die drei Bilder ergänzen sich auf ganz besondere Weise: Die Lithographie von Piero 

Dorazio bringt Farbe in den Raum und strahlt eine freundliche, frische Stimmung aus. 

Das Bild von Fritz Winter wirkt hingegen kraftvoll und stark.“ 

Leonie Albes und Nina Hauff 

 

Anders als alles bislang Vorgestellte wartet das Sekretariat des Landschaftsverbandes 

mit einem poetischen Farbklang auf: Aus einer Osnabrücker Privatsammlung 

stammend, stehen die drei eher kleineren Bildformate für bedeutende Positionen 

ungegenständlicher Kunst des 20. Jahrhunderts. Als deren gewichtige Vertreter sind 

hier Werke von Michael Burges, Piero Dorazio und Fritz Winter zu sehen. Abstrakt wie 

alle ausgestellten Arbeiten sind es eine ungewöhnliche color study #6 von Burges, eine 

düster wirkende Komposition von Fritz Winter (1905-1976) aus dem Geburtsjahr von 

Burges (*1954) ebenso wie die größerformatige, einen heiteren Kontrast bietende 

Lithographie des Italieners Piero Dorazio (1927-2005) mit dem Titel Kalithea. 
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Michael Burges, Color Study #6, © Landschaftsverband, der Künstler und der Sammler 

 

 

Color Study #6 

Michael Burges, der in Düsseldorf und Italien lebt und arbeitet, befasst sich schon 

lange u. a. mit Fragen zum Verhältnis zwischen Farbe, Raum und Energie. Angeregt 

vom Buddhismus, hat er sich mit Vorstellungen von Leere ebenso auseinandergesetzt 

wie mit der Qualität und Wahrnehmung von Farbe: Wann und wie leuchtet oder 

reflektiert sie, wann wirkt sie stumpf und verschlossen? 

Dieses Themenspektrum behandelt auch das Bild, das jetzt beim Landschaftsverband 

zu Gast ist: Die Color Study #6 – eine von zwanzig Versionen – changiert dabei 

zwischen Farbstudie und kalkuliert angelegtem Bild. Je mehr sich die Betrachter*innen 

darauf einlassen, desto mehr Fragen und Eindrücke ergeben sich: Vordergründig 

schlicht komponiert als mit dem Bleistift geteiltes Blatt mit je drei horizontalen farbigen 

Pinselzügen links und drei dunklen rechts, bleibt der breite Pinselverlauf, vom 

farbgesättigten Ansatz bis zum Abheben des Malgeräts, jeweils deutlich sichtbar. Jede 

der Farben ist, wie in einem Malerhandbuch, bezeichnet: links „rose“ (Rosa), „Jaune 

citron“ (Zitronengelb) und „Jaune Senegal“ (Senegalgelb); rechts „Sepia“, „Umbra“, 

„Gris“ (Grau), wobei dort zwischen den drei markanten Balken noch hellere graue 

Farbregionen schweben. Während die dunklen Töne und die ihnen beigegebenen 

hellen Farbzonen deckend den Untergrund aus ockerfarbiger Pappe überziehen, 

verhalten sich die leuchtenden Farben anders: So klumpt das im Rosé enthaltene Rot 

im Ansatz und beim Abheben des Pinsels zusammen wie spröder Siegellack. Im 

„Jaune Senegal“ hingegen wird der Pinselzug quasi zum Bild eines Kometen, der 

kreisrund in warmem Orange startet und einen gelben Schweif hinter sich zieht, bis der 

Pinsel im Absetzen kleine Farbzacken hinterlässt.  



18 

 

Ist das ein Bild? Eine Studie? Eine Materialprobe? Eine Einladung zur Versenkung? 

Alles ist möglich, weil Burges genau mit dieser Ambivalenz spielt. Doch noch etwas 

fällt auf: Links sind die Farben hell, leicht und unstet, rechts setzen sie dunkle 

Statements, ganz in Entsprechung zu westlichen Lesegewohnheiten. Der Blick wird im 

Dunklen festgehalten, er fliegt nicht davon, bleibt im Bild gebannt. Rechts und Links im 

Bild sind ausgeklügelte Gewichte, die unser Sehen leiten oder auch verleiten und auf 

die Spur des Doppelbödigen auch dieses Bildes führen können. 

Home: Michael Burges (michael-burges.de) 

 

 

 
 

Piero Dorazio, Kalithea, Farblithographie 
© Landschaftsverband und der Sammler 

 

 

Gute Aussicht – Kalithea 

Die abstrakten Bilder Piero Darazios (1927-2005) reichen zurück bis in die 1940er 

Jahre. International mit der künstlerischen Avantgarde eng verbunden, befasste sich 

der italienische Maler, Grafiker und Kunsttheoretiker mit der Renaissance und dem 

Impressionismus ebenso wie etwa mit dem Abstrakten Expressionismus in den USA, 

mit Wassili Kandinsky oder Kasimir Malewitsch. Nach Lehraufträgen und Professuren 

in Amerika lebte Dorazio seit 1954 vorrangig in Italien und auf Rhodos. Als einer der 

bedeutendsten Künstler Italiens der Nachkriegszeit hat er Werke in unterschiedlichsten 

Genres hinterlassen – von Malerei und Druckgrafik bis hin zu Keramik und 

Glasfenstern. 

Die hier ausgestellte Lithographie trägt den klingenden Namen Kalithea (wörtlich „Gute 

Aussicht“) und zugleich jenen des Küstenortes auf Rhodos, in dem sich Dorazio 

http://www.michael-burges.de/home/
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niederließ. Ein südliches Flirren des Lichts ist es auch, das die im Landschaftsverband 

ausgestellte Papierarbeit kennzeichnet: Die abstrakte Komposition aus kurzen 

waagrechten Strichelungen in wechselnden Farben – von Zitronengelb über Orange, 

Rot, Violett bis hin zum bläulich-dunklen Grün – erhält durch luftige farbliche 

Überlagerungen eine Vielzahl von Zwischentönen, bei denen der weiß 

durchscheinende Untergrund stets eine wesentliche Rolle mit übernimmt. Zwar 

schieben sich die schmalen Farbwolken nach oben dichter zusammen, doch helle 

Passagen durchziehen, gleichwertig mit den sich unentwegt überlagernden 

Farbströmen zugleich die ganze Komposition, deren Dynamik zu den Seiten durch 

unterschiedliche Lauflängen der gestrichelten Zeilen erhöht wird. Nicht zufällig setzt 

das an einen Abend- oder Morgenhimmel erinnernde Farbgewölk erst über einem 

weißen ‚Sockel‘, dem hier deutlich breiteren Papierrand an und verdichtet sich stetig 

nach oben hin. Der Impressionismus lässt ebenso grüßen wie die Farblehren der 

Renaissance oder der Moderne. Die „gute Aussicht“ im Namen des Werkes bzw. des 

von Dorazio bevorzugten Ortes auf Rhodos scheinen Programm. Ein Hauch der 

östlichen Ägäis entfaltet sich auf diese Weise auch am Osnabrücker Hafen. 

Piero Dorazio | Artnet 

 
 

 
 

Abstrakt oder doch eher nicht? Die Farblithographie ohne Titel von Fritz Winter 
© Landschaftsverband und der Sammler, VG Bild-Kunst, Bonn 2021 

 

 

Abstraktion und Architektur 

Ohne Titel kommt hingegen eine handabgezogene Farblithographie von Fritz Winter 

(1905-1976) aus, wobei die Farbe hier auf ein äußerstes Minimum beschränkt ist: auf 

http://www.artnet.de/k%C3%BCnstler/piero-dorazio/
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ein kleines, in dominierende Schwarzpassagen eingebundenes rotes Rechteck und 

eine größere zweigeteilte Fläche in freundlich hellem Grau. Beide sind eingefügt in 

dichte schwarzweiße Balken, Flächen und Linien, die sich vor dem inneren Auge wie 

zu Architekturen fügen wollen, sich aber sofort auch wieder auflösen. Die 

balkenförmigen, schrägen, geknickten, gebogenen Formen, die zum Teil wie halbierte 

Stämme daherkommen, überlagern mit ihren hellen, wiederum von Kreuz- und 

Querlinien durchzogenen oder ausfransenden Flächen die dunklen, fast samtigen 

Schwarzpartien. Keiner durchschaubaren Ordnung folgende Gitterlinien durchziehen 

ferner die ganze Komposition. 

Wie zwei windschiefe, uralte Häuser stützen sich sämtliche Elemente wechselseitig, 

als könnte der kleinste Windstoß sie umwerfen. Oder sind es urige Tierfüße, auf denen 

all dies beunruhigend hockt, stets in Gefahr weg zu knicken oder davon zu humpeln? 

Nicht zufällig hat sich der Bauhaus-Schüler und spätere Künstler Fritz Winter u. a. 

intensiv mit dem Werk Paul Klees befasst. Einen ähnlich spielerischen und 

doppelbödigen Ton wie dieser, oftmals düsterer als Klee, schlägt auch Winter an. 

Spielerisch bleibt bei ihm gleichwohl der schmale Grat zwischen Abstraktion und 

Gegenstand, zwischen Formen- und Kompositionsexperiment und Anspielungen, die 

erst im Kopf der Betrachter*innen Gestalt annehmen. 

Ob Winter, der zu den wichtigsten Vertretern der abstrakten Kunst nach dem Zweiten 

Weltkrieg gehörte und u. a. in allen drei ersten documenta-Ausstellungen vertreten 

war, hier mit der Idee einer Fachwerkarchitektur sein umstürzendes Spiel treibt, bleibt 

sicherlich lustvolle Spekulation, die sich – glücklicherweise – nicht auflösen lässt. 

fritzwinter.de | fritzwinter.de 

 

 
  

https://www.fritzwinter.de/
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Schlaufe und Rosticceria 

„Ich liebe die Schlaufenbilder von Rudolf Englert und habe mir daher eines für mein 

Büro gewünscht. Hildegard Englert, die Witwe des Künstlers, hat mich bei der Auswahl 

beraten, und so erfreut und belebt mich nun eine der farbintensivsten Arbeiten des 

Künstlers, sobald ich meinen Blick vom Schreibtisch hebe.“ 

Gabriele Janz 

 

 

 
 
 

Ein Hingucker in Signalrot: Rudolf Englerts M 27/1988 im Büro von Gabriele Janz 
© Landschaftsverband und Hildegard Englert 

 

 

Kunst von Rudolf Englert (1921-1989) beim Landschaftsverband zu zeigen, schließt 

gedanklich an die wiederholte intensive Befassung des Verbandes mit dem Maler und 

Grafiker an: nicht nur an die Erstellung eines vom LVO mitfinanzierten Werkver-

zeichnisses, sondern auch an die große Ausstellung 2005 in der Kunsthalle Osnabrück 

sowie schließlich an eine der ersten Ausstellungen in der Iburger Hofapotheke. Dort 

nämlich waren 2007/2008 fünf Bilder Englerts im Foyer zu sehen. 

Als Vertreter der informellen Kunst verschrieb sich Rudolf Englert bereits seit den 

1960er Jahren zunächst der seriellen Kunst, aus der er seine skripturale Malerei und 

Grafik entwickelte, seine sogenannte „geschriebene Malerei“. Als letzte Stufe der 

immer weiter abstrahierenden Formsuche entstand das für Englert charakteristische 

Motiv der Schlaufe, das insbesondere sein Spätwerk prägt – sei es in der Malerei, der 
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Grafik oder beispielsweise auch auf Plexiglasobjekten. Seine künstlerischen Prinzipien 

sind im Rahmen der Präsentation durchaus jenen bei Piero Dorazio (Kalithea) oder in 

der Schrifttafel von Hiltrud Schäfer zu vergleichen – auch bei ihm geht es um das Spiel 

mit Verdichtung und Reihung, um Farbintensität, Transparenz und räumliche Werte. 

Die beiden Arbeiten, die derzeit im Landschaftsverband zu sehen sind, stammen aus 

zwei unterschiedlichen Werkphasen Englerts – aus den 1970er und den späteren 

1980er Jahren. 

 

 

 
 

Rudolf Englert, M 27/1988 
© Landschaftsverband und Hildegard Englert 

 

 

Knallrote Botschaft 

Das mit Abstand leuchtintensivste Bild in der Geschäftsstelle ist jenes mit dem 

schlichten, für Englert typischen Titel M 27/1988, das sowohl einen Hinweis auf das 

Genre Malerei gibt wie auch auf das Entstehungsjahr. Es gehört damit zur Spätphase 

in Rudolf Englerts Werk und in jene Hochzeit des lustvollen Experimentierens mit 
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Acrylfarbe, die damals in ihrem neuen Spektrum an Signal- und Metallfarben einen 

besonderen Reiz auf den Maler ausübte. In einem klassischen Hochformat setzt er 

über rot-violette Grundierung schmale mehrfarbige Rahmenlinien, um dann mit 

unterschiedlichsten Pinselstärken zu beginnen, Schlaufen zu ziehen. Stets links oben 

ansetzend und im runden Bogen mit steil auslaufendem Ende in einem Schwung 

durchgezogen, setzte der Maler zunächst grün-blaue, violette, gelbgoldene Motive. Er 

lässt sie durch den gesamten Bildraum schweben, vielfach ohne Rücksicht auf den 

Rahmen. Was folgt, sind schließlich mit verdünnter Farbe und breitem Pinselstrich über 

all dies gelegte leuchtend rote Schlaufenmotive, die teils über, teils unter den optisch 

vortretenden dünnen weißen Formen liegen. Dieses luftige, in seiner Farbigkeit 

zugleich stark nach vorn drängende Bild gerät in vielschichtige malerische Bewegung, 

entfaltet Tiefe. Doch damit nicht genug: In die noch feuchte Farbe zog der Maler seine 

Schlaufenformen wohl auch mit dem Pinselstiel, wie an den Ritzungen erkennbar wird, 

zum anderen nahm er für einige der dünnrandigen Schlaufen gleich mehrere Farben 

auf den Pinsel und erzeugte damit ein zusätzliches Farbenschimmern im Bild. 

Ähnlich wie Dorazio auf seiner Kalithea-Lithographie, wenngleich dort mit gänzlich 

anderen Mitteln, lässt auch Rudolf Englert die Motive sich nach oben hin verdichten, 

als sollten sie im Weiterflug das Bild verlassen. Besonders sichtbar wird dies dort, wo 

von den übermalten feineren Schlaufen nur noch Fragmente sichtbar sind, wie in der 

linken oberen Ecke des Bildes. Und selbst die vermeintlich horizontal nebeneinander 

sitzenden weißen Schlaufen gehorchen keiner ordnenden Logik, sondern 

demonstrieren umso mehr, wie wild und luftig, bei aller malerischen Dichte, die 

gewählten Motive und ihre Anordnung eine Eigendynamik entwickeln, der sich 

niemand entziehen kann. 

Das Bild belegt einmal mehr, in welche knallbunten Farbräusche sich Englert malend, 

stets weiter experimentierend begeben hat – auch und gerade in seiner letzten 

Ostercappelner Schaffensperiode. Dies ist umso bemerkenswerter, wenn man 

bedenkt, wie reduktionistisch er seit den 1960er Jahren zunächst vorging: Es 

dominierten die Farbe Weiß, das Serielle und über viele Jahre hinweg die strenge, 

disziplinierte Tuschzeichnung mit ihren immer wieder neu ansetzenden 

Versuchsanordnungen des Skripturalen. 
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Kooperation zwischen Rosticceria und dem Künstler, Rudolf Englerts Rosticceria-Blatt Nr. …, 
© Landschaftsverband und Hildegard Englert 

 

 

„Il conto, per favore!“ – Die Rechnung bitte! 

Englert, der 1968 das Stipendium der Akademie der Künste Berlin für Olevano-

Romano am Rand des Apennin erhielt, setzte dort insbesondere seine intensive 

künstlerische Recherche mit seriellen und skripturalen Methoden fort. Zu den Kuriosa 

und zugleich den ungewöhnlichsten Blättern seines umfangreichen Zeichnungsoeuvres 

gehören sicherlich die sogenannten Rosticceria-Arbeiten in relativ großem 

Papierformat. Es handelt sich hierbei um originale Rechnungsbögen (also letztlich 

Readymades) aus Gasthäusern vor Ort, die sich der Künstler aufgrund ihrer 

vorgefundenen ‚Komposition‘ zur Weiterbearbeitung erbat. Denn sie enthielten bereits 

ein Bleistiftraster und ein Vielzahl verschiedenster Notizen mit allen erdenklichen 

Farben und Schreibgeräten. Ausgehend von der originalen Blattaufteilung musste der 
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mit Schrift und Serie arbeitende Künstler darin eine Art Steilvorlage für seine eigene 

Weiterarbeit sehen. So überzog er die vorgefundene Blatteinteilung zusätzlich mit 

seinen eigenen Zeichen, Zeilen und Markierungen. Der kaum lesbaren Originalschrift 

auf dem Blatt fügt er seine erfundene, nicht deutbare Schrift hinzu, die das ganze Blatt 

strukturiert – mit mal lockeren, mal dichteren Abständen, mit wechselnden grafischen 

Mitteln und Farben. Die großen, an Englerts eigene spätere Schlaufen gemahnenden 

Originalkringel und -zeichen sind nun eingebettet in ein alles überspannendes 

grafisches Zeichengefüge, das am Ende wiederum mit breiten weißen Pinselzügen 

nochmals eine weitere Gesamtgliederung erfährt. Die weißen Streifen sind 

unterschiedlich breit und lassen einmal mehr, einmal weniger den Untergrund 

durchscheinen. All diese malerischen Momente und Elemente ändern gleichwohl nichts 

an der strengen, wenngleich im Schriftspiel mitunter wilden, in klare orthogonale 

Formen geordneten Gesamtkomposition. Arbeiten wie diese, bei denen aus einem 

Gebrauchsgegenstand aus der Rosticceria solch ungewöhnliche Bilder werden, sind im 

Werk Englerts singulär. 

 

 

 

Susanne Tauss 2021 

 


