Gemeinschaftsausstellung
im Quartier 36 - Schleswig

Verehrte Anwesende,

diese Ausstellung hat eine besondere Entstehungsgeschichte, auf die ich hier zu-
nachst kurz eingehen méchte.

Ausgangspunkt ist der

Kunstort Carlshohe

Die Carlshéhe im Nordwesten von Eckernférde hat eine lange Geschichte, die zu-
nachst im Jahr 2001 mit der des Militarstutzpunktes endete. Im Jahr 2008 kaufte
die Familie Greifenberg das Gelande und entwickelte einen modernen Stadtteil, in
dem Kultur, Kunst und Musik einen Schwerpunkt bilden sollte. Heute gibt es drei
Atelierhduser, in denen in ca. 70 Ateliers eine lebendige Kunstszene entstanden ist,
die in ihrer bunten Vielfalt fast alle Genres der Kunst abdeckt.

Daneben beherbergen die Hauser eine Musikschule, ein Puppenmuseum, eine kom-
merzielle Galerie, einen Kulturverein, die Heimatgemeinschaft und mit dem , Carls"
einen zentralen Veranstaltungsort.

Geballte Kunst an einem Ort und doch in vielen kleinen Orten, den Ateliers. Besu-
cher kénnen alles nur getrennt voneinander nacheinander wahrnehmen. Und das
auch nur selten im Jahr.

Hier hingegen finden Sie eine reprasentative Werkschau von vier Klnstlerinnen
und einem Kinstler an einem Ort Uber einen ldangeren Zeitraum - immer noch
~sortenrein®, aber im direkt vom Betrachter wahrnehmbaren Wechselspiel der
klnstlerischen Positionen.

Daflr gilt zunachst einmal der Dank dem Kunstverein, der dieses ermdglicht hat,
dem Haus, das sich zur Verfligung gestellt hat und ganz besonders Bernd Wilms,
von dem die Idee stammt und der alle Wege geebnet hat.

Klnstler*innen auf Tournee ist an sich kein so véllig neues Projekt. Ebenso wenig
wie Gruppenausstellungen. Neu an diesem Projekt ist, dass ein Kurator die Gruppe
nach eigenen sorgfaltig durchdachten Kriterien zusammengestellt hat.

Der nicht immer unumstrittene Klinstler und Kunstprofessor Werner Biittner hat
einmal den markanten Satz formuliert:

Gute Kunst hat viele Einflugschneisen!
Diese Ausstellung ist eine hervorragende Illustration dieser Worte.

Wir finden eine Reihe, die von nahezu naturalistischer Malerei Uber mehrere Stufe
zur puren Abstraktion im Sinne des Informel flhrt.



Zunachst aber noch ein paar Gemeinsamkeiten.

Alle haben die intensivere Beschaftigung mit der Kunst erst wahrend oder nach
einer traditionellen Berufstatigkeit entdeckt bzw. zum neuen Lebensmittelpunkt
gemacht. Auch wenn der innere Zwiespalt méglicherweise schon langer existierte,
wurde er erst entschieden, nachdem die Rahmenbedingungen in der persdnlichen
Lebensgestaltung dieses ermdglichten.

Sie alle sind im besten Sinne Autodidakt*innen. Sie haben aus eigenem Antrieb
begonnen und die Freiheit genutzt, unabhangig von akademischen Regelungen und
Vorgaben den Weg zu beschreiten, der sich aus eigenen Winschen und Traumen
ergebe hat. Im Verlauf ihres eigenen Weges haben sie sich gezielt flir jeweils be-
grenzten Zeitraum Unterstlitzung gesucht .

Sie haben die Freiheit genutzt, sich immer wieder mit verschiedensten Techniken,
Materialien und Sujets zu beschaftigen. Im Lauf ihrer kinstlerischen Arbeit hat es
ofters wechselnde Schwerpunkte gegeben.

Doch jetzt finden wir in dieser Ausstellung deutliche Praferenzen bei der Gestaltung
der Werke.

Diese Praferenzen méchte ich ihnen nun im Einzelnen etwas naherbringen. Es wird
keine einzelne Bildanalyse werden - dann saBen wir morgen noch hier.

Ich habe mich bemiht, die Person, die Ausldser flir die Arbeiten und ihre Ziele zu
erkennen. Ich hoffe, dass ihre anschlieBende Auseinandersetzung mit den Werken
hierdurch etwas Unterstitzung findet.

Ich beginne mit Dagmar Petersen.

In Kiel geboren — Lehramtsstudium Biologie und Chemie in Kiel, aber Schule nicht als Ort der berufli-
chen Erflllung gesehen — dann berufliche Neuorientierung — viele Jahre als Softwareentwicklerin ta-
tig.

Das schon in der Kindheit vorhandene Interesse an Malerei ist wohl latent (iber Jahrzehnte geblieben
und hat sich dann frei entfaltet. Seit 2000 hat Dagmar sich mit ihrer kiinstlerische Ausbildung (Work-
shops und Seminare) im Zeichnen, Ol- und Acrylmalerei bei verschiedenen Kiinstler*innen in Kiel und
Dresden befasst. Erfahrungen im Galeriebetrieb sind dazu gekommen.

Seit 2011 ist sie als freischaffende Kiinstlerin mit Atelier im Atelierhaus Carlshohe etabliert und seit
2021 auch Mitglied im BBK-SH (Bundesverband Bildender Kiinstlerinnen und Kiinstler).

Ich beginne mit Dagmar Petersen, weil ihre Bilder den klassischen Seh- und Wahrnehmungsgewohn-
heiten am meisten entsprechen. Zumindest auf den ersten Blick.

Wir sehen liberwiegend nahezu naturalistisch gemalte Szenen in verschiedenen Ortlichkeiten. Meis-
tens sind Kinder und Jugendliche die wesentlichen Protagonisten. Es sind Bilder in starken Farben, die
scheinbar Froéhlichkeit signalisieren. Doch lassen Sie sich nicht zum lockeren GenieBen verfiihren.

Der zweite Blick ist hier unverzichtbar. Es gibt unendlich viel zu entdecken.


http://www.atelierhaus-carlshoehe.de/

Dagmar Petersen bewegt sich viel im 6ffentlichen Raum. Sie speichert sachliche Informationen aus
verschiedenen Zeiten und Orten. Sie speichert aber auch Verhalten, AuRerungen und immaterielle
Wahrnehmungen.

»Ausgehend von meinen Wahrnehmungen, die sich in meinem Gedachtnis sammeln und liberla-
gern, komponiere ich meine Gemalde aus verschiedenen Elementen, die meinem ,inneren’ Bild des
Wahrgenommenen entsprechen.”

Ihre Bilder sind also gemalte Collagen. Bausteine von nicht zeitgleichen Geschehnissen werden im
Atelier zu einer neuen Wirklichkeit zusammengesetzt. Diese neue Wirklichkeit ist nicht immer nett
und friedlich.

Surreale Szenarien sind es immer. Der Aufbau ist meist ahnlich:

Es gibt eine Grundebene, auf der sich eine Situation abspielt - Kinder mit Spielzeug oder Kind mit
Mutter/Erwachsenem oder Ahnliches. Dahinter ist dann eine Wandflache, auf der die “wirkliche Wirk-
lichkeit und moglicherweise Zukunft der Kinder” abgebildet ist. Spatestens dann wird es bedrohlich,
tragisch, scheinbar aussichtslos.

Ein vergleichender Blick fihrt den Betrachter in die Anfange der mittelamerikanischen Protestkultur,
den ,Murales”. Politische Anklagen gegen die bestehenden Umstande finden ihren Ausdruck in groR-
formatigen Wandmalereien — Uiber viele Jahre beispielgebend fiir den Kampf der Machtlosen gegen
die Systeme. Damals wie heute sind Kinder immer noch die machtloseste Gruppe in den Gesellschaf-
ten.

Die Formensprache, die Dagmar hier einsetzt, entspricht dann aber eher der heutigen Form des Pro-
testes — dem Graffiti. Als Protest mit neuen Materialien begonnen und somit in direkter Nachfolge der
Murales, hat sich das Graffiti heute zu einer eigenen Kunstform entwickelt, die haufig mehr astheti-
schen als politischen Kriterien genigt.

Dagmar Petersen jedoch hat die beiden Komponenten hervorragend miteinander verkniipft und so-
mit eine weitere Wirklichkeitsebene geschaffen, die dem Betrachter so manches mal den Atem sto-
cken lasst.

Sie selbst sagt dazu ganz understatementhaft:

Im Zentrum meines Interesses steht der Mensch in der heutigen Zeit mit seinen Traumen und Sehn-
slichten, mit seinen Gefiihlen, Widerspriichen und Ambivalenzen, mit seinen Stiarken und Schwa-
chen.

Diese Bilder von Bildern in Bildern brauchen Zeit, um sie in all ihrer Komplexitdt und Kraft aufzuneh-
men.

Nehmen Sie sich diese Zeit.

Ich fahre fort mit

Detlef Klein



,Detlef Klein ist in Kiel geboren und nun nach einem langem Berufsleben auf der Carlshohe aufgebro-
chen zu neuen Ufern, wie er bekennt, immer offen fir Menschen, die sein Leben bereichern konn-
ten.”

Dieses Zitat aus einem Katalogtext ist das, was Detlef Klein lber die Person hinter dem Kiinstler preis-
geben mochte.

,Das Gegenstandliche ist ihm wichtig und dabei ganz besonders die Darstellung des Menschen.”

Wenn man sich mit diesem Satz im Hinterkopf in seinem Atelier und auch hier in der Ausstellung um-
schaut, sieht man sehr erstaunliche Bilder. Menschliche Gesichter, alles an seinem Ort und doch so
nicht in der Wirklichkeit zu finden.

Es beginnt die Abstraktion in dieser Ausstellung.

Man wird hin- und hergerissen. Es sind erkennbare Motive, aber sie irritieren die Wahrnehmung. Es
geht in Form und Farbgebung nicht um Naturalismus, sondern um Bewusstmachung. Statt feinstufiger
Modellierung sind die Gesichter durch grobere Farbfelder strukturiert. In freier, subjektiver Entschei-
dung werden Farbnuancen zu gréRBeren Flachen zusammengefasst. Das fihrt z. B. dazu, dass Formen
miteinander verschmelzen und unter Beibehaltung der Ausgangsform eine neue Superform entsteht.
Das Portrait eines Paares zeigt auf diese Weise deutlich die Verbundenheit der beiden ohne weitere
Requisiten und Accessoires.

Strukturen sind ihm wichtig — vielleicht noch eine letzte kleine Verbindung zu seinem friiheren Berufs-
leben. Dieses Bestreben nach Ordnung wird (iberall deutlich. Meist sind es klar gegeneinander abge-
setzte Flachen, manchmal verstarkt durch Konturlinien.

Die Farben — sie sind allein schon ein moégliches Fragezeichen im Gesicht der Betrachterinnen und Be-
trachter. Naturnahe ist nicht zu finden. Das Graustufenportrait wirkt, neben der Massivitat selbst, zu-
satzlich dominant und Ehrfurcht einfloBend durch die Anmutung einer Steinskulptur.

Lebensfern die beiden Oberkérper in einer Farbgebung, die an die Muskulatur unter der Haut erinnert
— ein leichter Hauch von ,Kérperwelten” weht heriber.

Detlef Klein ist nicht nur Autodidakt, er ist fast autark in seiner kiinstlerischen Entwicklung. Ausléser
fiir seine Arbeiten ist, wie schon erwahnt, das Interesse an der Darstellung des Menschen. Aber weni-
ger der dulReren Hiille als der darunterliegenden Befindlichkeit gilt seine Aufmerksambkeit. Aufenthalte
an Orten, an denen Menschen zu beobachten sind, sind ihm sehr wichtig. Die Kamera dokumentiert,
was er sieht. Diese Fotos — auf einer anderen Ebene auch als eigenstandiges Werk zu finden — sind
meist die Basis seiner Malerei. Den Weg von der puren Abbildung zu einer weit dartiberhinausgehen-
den Darstellung von Emotionen und Befindlichkeiten miissen die Betrachterin bzw. der Betrachter ei-
genstandig fur sich entwickeln. Der berlichtigte Satz: ,Was will der Kiinstler damit sagen?“ muss, wie
bei eigentlich allen hier Ausstellenden, in den Satz: ,Was sage ich beim Betrachten des Bildes?“ gedn-
dert werden.

Etwas vollig Neues und Eigenstandiges zu schaffen ist nach einer Jahrtausende alten Geschichte der
Kunst sehr schwierig, wenn nicht gar unmoglich. Aber besondere Modifikationen gibt es immer wie-
der. So wird man angeregt, nach Vergleichbarem zu suchen.



Detlef Klein sieht fiir sich selbst ein gewisses Interesse an der Malerei des Expressionismus. Richtig, es
gibt die eine oder andere Ahnlichkeit mit Arbeiten aus der Zeit.

Wichtiger ist, dass Anmutungen von Vorlaufern und Wegbereitern des Expressionismus ebenso zu fin-
den sind, wie die von Nachfolgern aus Kubismus und Dadaismus. Fir Letzteres stehen insbesondere
die zwei besonderen Arbeiten hier im Flur (ein wenig Max Ernst, ein wenig Pablo Picasso).

Mir personlich kam dann noch Francis Bacon in den Sinn —insbesondere seine Portraits.

Auch er will den Betrachter von traditionellen Portrats distanzieren und das Illustrative vermeiden.
Diese Ubergeordneten Formen gliedern Gesichter, was durch die jeweilige Farbigkeit verstarkt wird.

Ich unterstelle Detlef jetzt, dass er mit seinem ganz eigenen Werkverstandnis sich dennoch dem ab-
schliefenden Zitat von Bacon anschlieBen kann:

,Weil ich immer hoffe, die Leute so umzuformen, dass ihre Ausstrahlung deutlich wird; ich kann sie
nicht wortlich abmalen.”

Musikalische Entspannung

Ich wende mich jetzt UrSUIa FFEiwald-MabiUS zu

»Jetzt kann ich sagen, ich bin Malerin. ... Ich will es sein — hier in meinem Atelier.”

Dieses Ziel stand in ihrer Jugend im Fokus, musste dann aber zugunsten eines anderen Lebensweges
zundachst in den Hintergrund, ja fast in die Vergessenheit treten.

Es war leider nicht der Abschluss eines erfiillten Berufslebens wie bei anderen, der Ursula wieder zur
Kunst brachte. Es waren tiefgreifende schmerzhafte Veranderungen im Leben, zu deren Aufarbeitung
dann die Kunst wiederentdeckt worden ist.

Aus diesem zunachst eher heilenden Ansatz hat sich dann eine kiinstlerische Schaffensfreude entwi-
ckelt, die kaum noch zu bandigen ist. Es sind liberwiegend fréhliche Bilder.

Von der Vielfalt ihres Schaffens ist hier nur ein ganz kleiner Ausschnitt zu sehen. In ihrem Atelier fin-
den sich Werke in vielen Techniken, GrélRen und Sujets. Landschaftsbilder von naturalistisch bis zu vol-
lig reduzierten Farbflachen, Monotypien, Linol- und Holzdrucke und Collagen, um nur einige zu nen-
nen.

Das war fiir mich der Anlass, sie an dieser Stellen vorzustellen, da sie ein wenig als Verbindunglied
zwischen Naturalismus und Abstraktion in dieser Ausstellung fungieren kann.

Wie entstehen die Bilder von Ursula Freiwald-Mobius?

»Ich male gegenstandliche Motive wie Landschaften, die ich immer wieder in der Natur betrachte und
aufsauge. - Einmal im Jahr tauche ich in den Farbenrausch siideuropéischer Landschaften und Wasser-
welten ein.”



Mit diesen Sinneseindriicken geht sie dann in den Dialog mit Leinwand und Farbe. Eine sehr pragmati-
sche Vorgehensweise, die den Schaffensprozess und nicht ein wie immer geartetes Sendungsbewusst-
sein in den Vordergrund stellt.

Dieses Verfahren gibt ihr die groRtmaogliche Freiheit in der kiinstlerischen Arbeit. Das einzige Kontroll-
organ ist sie selbst. Das macht es ihr auch leicht, standig Neues in Technik und Inhalt zu erproben und
die Ergebnisse zu genieRen.

Aber es ist dennoch kein leichter Prozess.

Sie sagt selbst in einem Interview:

»Leinwand und Farben beherrschen mich so lange, bis ich das Bild vor mir habe, welches vor mei-
nem inneren und duBeren Auge Bestand hat. Wenn das nicht der Fall ist, ibermale ich das Bild,
wandle Dargestelltes um, erfinde neu, lasse es stehen oder verwische es. Manchmal fiige ich neue
Farbe hinzu, um ein Motiv sichtbar zu machen oder wieder verschwinden zu lassen, etwas anderes
entstehen zu lassen, erlebbar und vielleicht auch physisch spiirbar zu machen.”

Menschen sind bei optischen Wahrnehmungen bestrebt, Gesehenes mit Bekanntem in Einklang zu
bringen, um es zu verstehen und ggf. in den eigenen Speicher ablegen zu kdnnen.

Aufbau und Gliederung einiger Bilder bieten hierfiir beste Voraussetzungen — Stadtansicht, Gebirgs-
dorf u. a. Ob das so gewollt ist, lasse ich einmal dahingestellt sein.

Andere Arbeiten, wie z. B. die Monotypien, machen es deutlich schwieriger solche Analogien zu fin-
den. Der Betrachter kann versuchen, Details zu interpretieren oder einfach das ganze Werk unter
»Neues Bild” in sein Repertoire aufnehmen. Es wird dann zum Vergleichsobjekt flir spatere Seherfah-
rungen.

Lassen Sie sich Zeit beim Betrachten und GenieRen, denn
JIribsal findet keinen Platz auf der Leinwand“

sagt Ursula Freiwald-Mobius

Rosa Hipp

Malerin, Autorin.
Ausbildung im graphischen Gewerbe.

Seit 1975 als freischaffende Kiinstlerin tatig. Arbeitsfelder: Collage/Malerei, Papierschépfen, Fotogra-
fie.

2015 erweitert sie ihr Portfolio durch die Veroffentlichung des Jugendromans: Die Gondel mit dem
magischen Schwert

Das sind die Kerndaten von Rosa Hipp.

Sie war VHS-Dozentin und hat einer Vielzahl von Kindern und Jugendlichen Wege in die Kunst und Kul-
tur eroffnet. Mehrere Auszeichnungen fir dieses Engagement vervollstandigen das Bild.



Ilhre Arbeiten haben Eingang in zahlreiche Einzelausstellungen und Ausstellungsbeteiligungen in
Deutschland, Danemark und Schweden u.a. gefunden.

Sie ist u. a. Mitglied im BBK-SH

Das groRe ROT — eine der zentralen Farben in Rosas Werk. Kontrastiert wird sie haufig durch BLAU.
Dieser, aus der Distanz wahrgenommene plakative Eindruck verschwindet zunehmend mit jedem
Schritt ndher an das Bild. Die Bilder entwickeln eine erstaunliche Lebendigkeit. Es werden abstrakte
Formen, Materialien und figurative Elemente deutlich.

Aus der roten Farbmodulation entsteht ein Dorf mit dichtgedrangten Hausern. Man spirt formlich die
Enge in den StralRen. Die rote Flache in blauem Rahmen wird zu einem Rollo, das die Szene aufSerhalb
des Raumes teilweise verdeckt und — erganzt durch kryptische Schriftzeichen — neugierig macht. Was
geschieht dort drauRen? Ist es ein Marktplatz voller Leben? Ist es ein Hinterhof ohne Leben? Wie
kann ich das Rollo liften?

Andere Arbeiten helfen dem Betrachter nicht. Flachen, Linien und Farben geben keine Hinweise auf
gewollte Aussagen — ahnlich wie Mark Rothko ,verweigert sie sich jeglicher Abbildung von Natur” —
die Abstraktion ist komplett.

Spatestens jetzt wird deutlich, was Rosa Hipp meint, wenn sie sagt:
»Kunst gibt mir die Moglichkeit der groBten Freiheit.”

Diese Freiheit nutzt sie exzessiv. lhre Arbeiten sind sehr selten in der klassischen Variante Farbe —
Leinwand entstanden. Sie nutzt die Materialvielfalt, die ihr zur Verfiigung steht. Collagen und As-
semblagen aus Papier, Textilien und anderen Werkstoffe sind in ihrer Materialitat die Basis vieler
Kompositionen. Textile Netze und grobe Strukturen selbstgeschdpfter Papiere rufen andere Empfin-
dungen hervor als glatte Leinwande. Farben werden aus der Flache gehoben und generieren somit
neue Ausdrucksebenen.

Alle Details zu dieser Arbeitsweise kénnen hier nicht vorgestellt werden —aber Rosa ist vor Ort.

Wichtig war mir noch die Frage, wie Rosa zu ihren Bildideen kommt und ob sie Vorbilder in der Kunst
hat.

Auf den letzten Teil war die knappe Antwort: ,, Das weil3e Blatt fiille ich mit dem, was mich am meisten
bewegt.” — also wieder die Freiheit.

Auf den ersten Teil war die Antwort umfangreicher.
Der wohl wichtigste Begriff in dem Zusammenhang ist die ,,Assoziationskette”.

Begegnungen mit Orten und Menschen werden gespeichert — manchmal auch fotografisch. Auch der
Blick Gber die Weite der Ostsee kann solch ein Ausldser sein.

Im Atelier beginnen dann die Assoziationen, die sich nach und nach zur Bildidee entwickeln und fixiert
werden. Im abschliefenden Ergebnis sind die Ausgangssituationen meist nicht mehr zu finden.



Ein anderer Ausloser sind gerade in letzter Zeit literarische Vorlagen. In freier Interpretation entstan-
den Bilderzyklen zu verschiedensten Textformaten von Marchen bis zu Gedichten von Hesse, Rilke und
anderen. Selbst eine Oper von Luigi Nono ist von ihr bildnerisch erarbeitet worden.

Gemeinsam ist allen Arbeiten, dass sie nicht illustrieren, sondern interpretieren.

Somit sind den Assoziationen des Publikums alle Tiiren gedffnet.

Zum Abschluss stelle ich ihnen jetzt Jutta Muller vor

Jutta Mdller hat neben ihrem Hauptberuf Uber Jahrzehnte den sporadischen Kon-
takt zur akademischen Kunstausbildung gehabt. Manche Erfahrung war nicht un-
bedingt férderlich flir die eigene Entwicklung. In den 80er Jahren hat sie begon-
nen, sich Input flr ihre eigenen Ideen, ihren eigenen Weg zu suchen.

Einzelne Workshops, langere Seminare bei verschiedenen Kinstler*innen und In-
stitutionen und die eigene Arbeit haben ihre Entwicklung vorangetrieben. Erganzt
durch langere Arbeit in einer Galerie hat sie ihre Kompetenzen und ihre Netz-
werke standig erweitern kénnen. Es folgten Ausstellungen in SH, Hamburg und
auch in China.

Sie ist Mitglied im BBK-.SH.
Was sehen wir jetzt in dieser Ausstellung?

Kraftvolle Farbigkeit und scheinbar kein erkennbarer Gegenstand. Bildreihen mit
Schwerpunkt Blau oder auch rot.

Abbilder von gefluihlter Welt.

Geflihle sind subjektiv. Sie zum Ausdruck zu bringen und zu verdéffentlichen ist
ein schwieriger, fast aussichtsloser Prozess, wenn es denn darum ginge, dem Be-
trachter die eigene Empfindung als verpflichtende Wahrnehmung nahe zu brin-
gen. Doch darum geht es nicht.

~Seit nahezu dreiBig Jahren ist mein kinstlerisches Schaffen von der Abstraktion
gepragt - lUberwiegend im Sinne des Informel."

Ein einschneidendes Ereignis hierfur war sicherlich die Begegnung mit Emil Schu-
macher, einem der wichtigsten Vertreter des deutschen INFORMEL in Hamburg.



»~Der Ausdruck "Informel" selbst leitet sich ab von der franzésischen Wendung
"art informel" (dt.: formlose Kunst),

Die informelle Kunst ist gekennzeichnet durch eine Abkehr von der streng ratio-
nalen geometrischen Abstraktion zugunsten eines freien und spontanen Schaf-
fensprozesses, der auf beschreibende Bildmotive, formale und kompositionelle
Regeln verzichtet.

Das Informel ist weniger eine Stildefinition als vielmehr eine Haltung ge-
geniiber dem Malprozess."

Die Ausléser fur Juttas Arbeiten sind vielfaltig. Meist sind es Zeitungsmeldungen,
Fernsehberichte, Gesprache, Spaziergange oder auch eigene Fotos. Diese ,Stich-
worte" [6sen Assoziationsketten aus, die Farb- und Formvorstellungen erzeugen,
teilweise noch recht gegenstandlich. Im weiteren Arbeitsprozess entwickelt sich
dann das endgultige Bild, welches haufig dem Ausgangspunkt nur noch zuzuord-
nen ist, wenn der Entstehungsprozess wahrgenommen werden konnte. Da das
aber in der Regel dem Ausstellungsbesucher nicht méglich ist, gilt flir die Ausei-
nandersetzung mit ihren Bildern der umgekehrte Weg. Der Betrachter nimmt die
Arbeiten und entwickelt eigene Assoziationsketten. Diese kénnen sich auf das ge-
samte Werk beziehen oder auch, das ist meist spannender, auf die vielen Teilas-
pekte, die in den Bildern gefunden werden kdénnen. Beleuchtung, Raum, Zeit sind
Faktoren, die die Wahrnehmung beeinflussen kénnen. Aus Gesichtern werden
Tierformen oder Gebirgsformationen oder, oder, oder. Alles ist mdglich und er-
laubt, nichts ist ausschlieBlich so gewollt.

Erstaunlicherweise geschieht es haufig, dass Malerin und Betrachter sich treffen.
Es darf allerdings nicht verschwiegen werden, dass vereinzelt die Titel der Bilder
hierbei hilfreich sein kénnen.

~Kunst ist Spurensuche, ist die Suche nach Urformen und Gewachsenem, aber
auch die Suche nach dem Zufélligen und dem sich Ergebenden. Kunst ist ein im-
merwdédhrendes Spiel - mégen die Inhalte und Anldsse auch noch so ernst sein.™

Neben den kraftvollen, groBformatigen Acrylbildern, die durch die selbstgesetzten
Impulse entstehen, arbeitet Jutta auch immer wieder zu vorgegeben Themen
(Wettbewerbe, Ausstellungen etc.). Dabei werden auch Techniken wie Collage,
Zeichnung, Drucktechniken, Kleinplastiken, Assemblagen etc. zielgerecht einge-
setzt.

Die Breite der genutzten Inhalte und Techniken kennzeichnet sie ebenso wie die
anderen hier prasentierten ,Carlshéher".



