
DIE KÜNSTLERBEGLEITPROGRAMM

FÜHRUNGEN DURCH DIE AUSSTELLUNG

Di. 15.11.22	 Di. 13.12.22	 Di. 17.1.23	 Di. 14.2.23  	  
15.00 Uhr	 15.00 Uhr	 15.00 Uhr	 15.00 Uhr	  
	 Bildbetrachtungen  
	 Bei einem Gang durch die Ausstellung wollen wir einzelne Werke  
	 genauer betrachten, thematische oder formale Beziehungen er- 
	 kennen und Besonderheiten entdecken 
	 mit Ursula Leibinger-Hasibether M. A., Gebühr: 4,00 € 

Sa. 19.11.22	 Sa. 31.12.22	 So. 12.2.23 
14.00 Uhr	 12.00 Uhr	 14.00 Uhr 
	 Öffentliche Führung 
	 mit Dr. Beatrice Trost, Gebühr: 4,00 €  

FREMDSPRACHIGE FÜHRUNGEN

So. 8.1.23	 German Pop
+ Sa. 14.1.23	 Eine russischsprachige Führung durch die Ausstellung mit Natalia  
	 Plietsch. Anschließend malen wir gemeinsam in der Museumswerk- 
jew. 14.00 Uhr	 statt. Gebühr: 4,00 € 

Sa. 14.1.23	 Öffentliche Führung in Französisch / Deutsch 
11.00 Uhr	 mit Mathilde Müller-Bulabois und Dr. Beatrice Trost, Eintritt und  
	 Führung sind im Rahmen des Projektes „Bürger von hier, da und dort“  
	 kostenlos.

So. 5.2.23   	 Öffentliche Führung in Chinesisch / Deutsch 
13.00 Uhr	 mit Fengjiao Ji und Dr. Beatrice Trost, Eintritt und Führung sind  
	 im Rahmen des Projektes „Bürger von hier, da und dort“ kostenlos.

So. 12.2.23	 Öffentliche Führung in Persisch / Deutsch 
11.00 Uhr	 mit Dr. Sahar Salehi und Dr. Beatrice Trost, Eintritt und Führung  
	 sind im Rahmen des Projektes „Bürger von hier, da und dort“  
	 kostenlos.

INKLUSIV // BARRIEREFREI

Fr. 18.11.22	 BarriereFREI – German Pop inklusiv  
14.30 Uhr 	 Rundgang mit detaillierten Bildpräsentationen für Sehende 
	 und Nichtsehende, Hörende und Nichthörende, mit Philipp  
	 Schramm M. A., Gebühr: 4,00 €

Fr. 20.1.23	 BarriereFREI – PopArt inklusiv 
14.30 Uhr 	 Führung mit simultaner Übersetzung in deutscher Gebärden- 
	 sprache für Hörende und Nichthörende, mit Thomas Zeidler  
	 und Philipp Schramm M. A., Gebühr: 4,00 €

GENERATION 50PLUS KUNST – ANMELDUNG: 0921/7645310

Do. 19.1.23	 Führung und praktisches Arbeiten
14 – 16.30 Uhr	Führung durch die Ausstellung mit anschließender praktischer  
	 Arbeit in der Museumswerkstatt 
	 Leitung: OSTR. i. R. Hannelore Schwoerer-Buck, Gebühr: 4,00 €

Do. 26.1.23 	 Kunstunterricht in der Werkstatt
14 – 16.00 Uhr	Arbeiten in der Museumswerkstatt
	 Leitung: OSTR. i. R. Hannelore Schwoerer-Buck, Gebühr: 4,00 €

Fr. 27.1.23	 Ein Freitagnachmittag bei Kunst und Kaffee
14 – 16.00 Uhr	Nach einem Rundgang durch die Ausstellung treffen wir uns zu  
	 Kaffee und Kuchen, um das Gesehene gemeinsam Revue passieren 
	 zu lassen. Leitung: Dr. Beatrice Trost,  
	 Gebühr: 2,50 € (Kaffee nicht inbegriffen) 

VORTRAG / LESUNG

Sa. 14.1.23	 Das war 2022 – Rückblick auf die Ausstellungen 2022
15.00 Uhr	 Vortrag mit Dr. Beatrice Trost, Gebühr: 5,00 € 

Do. 16.2.23	 Kunst mit Kompass
15.00 Uhr	 mit Marion Zinner und Beatrice Trost, Gebühr: 5,00 €  
	 Anmeldung: 0921/7645310

THEOLOGISCHE GEDANKEN ZUR KUNST

Di. 17.1.23	 Theologische Gedanken zur Kunst 
20.00 Uhr	 Leitung: Dekan i. R. Hans Peetz (Eintritt frei)

SONNTAG IM MUSEUM

So. 6.11.22	 Sonntag im Museum – Kunst macht Spaß 
+ So. 27.11.22   Nach einem Rundgang durch die aktuelle Ausstellung werden  
	 wir in der Museums-Kunst-Werkstatt verschiedene Techniken der  
+ So. 11.12.22   Malerei ausprobieren, z. B. Acrylfarben, Ölkreiden, Pastellkreiden, 
+ So. 15.1.23	 und damit auf Papier und Leinwand arbeiten. Ausprobieren! 
+ So. 29.1.23	 Experimentieren! Material und Technik kennenlernen! Farben und 
+ So. 12.2.23	 Formen kombinieren! Alles ist möglich! Dieses Angebot richtet sich  
	 an Interessierte, die einfach mal in entspannter Atmosphäre  
	 Sonntagnachmittag in Farben schwelgen wollen.  
	 Leitung: Ingrid Seidel, Kunstpädagogin 
jeweils	 Gebühr: 15,00 €, Materialkosten nach Verbrauch 
16 – 19.00 Uhr	Anmeldung: 0921/7645310

Nach einer Lithographenlehre war Harald Duwe (1926–1984) an die 
Hamburger Hochschule gewechselt. Duwes Bilder wirken wie Alltags-
schnappschüsse. Aber in den scheinbar banalen Ansichten finden sich neu-
ralgische Situationen des Zwischenmenschlichen: in ihrer Saturiertheit unbe-
darfte Menschen, ihre unterdrückte Angst und ihre Obrigkeitshörigkeit, die 
Kontinuität des „Braunen Geistes“, die Leichenberge des Krieges und der 
Konzentrationslager, eine alte Soldatenherrlichkeit und Antikriegsdemon-
strationen, an denen Duwe auch selbst teilnahm. Jens Christian Jensen verg-
lich sein Werk mit dem der großen Expressionisten Dix, Grosz, Hubbuch, 
Radziwill, Schlichter oder auch mit Beckmann. Duwe selbst verwendete den 
Begriff „engagierter Realismus“. Duwe erhielt zahlreiche Stipendien und lehr-
te bis zu seinem Tod an der damaligen Hamburger Ingenieurschule.

Dieter Asmus (*1939) begann als Tachist, bevor er sich dem kritischen Re-
alismus und dem Fotorealismus zuwandte. Er ist vom Kino, von Comic und 
der Fotografie beeinflusst, und beruft sich unter anderem auf Kurt Schwitters 
und seine surreale Assemblagetechnik, wenn er Wirklichkeitselemente in sei-
nen Bildern zusammenfügt, die scheinbar nichts miteinander zu tun haben, 
in der Kombination aber eine neue Realität bilden. Durch viele dünne Schich-
ten von lasierender Farbe erzeugt Asmus in seinen Bildern eigenwillig glatte 
Oberflächen. Vor allem die Wiedergabe von Bewegung hat es ihm angetan: 
„In der Fotografie sieht man, dass eine Bewegung stattfindet (den Begriff), 
aber nicht wie sie vonstattengeht (die Gestalt).“ – Asmus sucht nach dem 
„absoluten Moment“: „Wenn ein realistisches Bild gelingt, dann befindet sich 
der Gegenstand in perfekter Spannung zwischen Form und Inhalt.“ Asmus 
erhielt mehrere Preise und Stipendien.

Zu Beginn seines Studiums hatte Peter Nagel (*1941) kleinformatige „ma-
lerische“ Gouachen gemalt. Sie waren unter anderem an den Surrealisten 
und an Dubuffet orientiert. Mitte der sechziger Jahre löste er sich von der in-
haltlichen Unverbindlichkeit und heftigen, spontanen Malweise dieser Bilder. 
In einer ersten Serie über Picassos „Absinthglas“ erprobte er verschiedene 
Visualisierungen und Interpretationsformen. Vielleicht auch unter dem Ein-
fluss von Gecelli und Mavignier wurden Nagels Farboberflächen dann immer 
abstrakter. 1997 beschrieb Jens Christian Jensen Nagels Bilder als „Bekennt-
nis zur gegenständlichen Malerei, zum Foto als Initiative zur Bildfindung, zu 
einem den individuellen Malduktus negierenden, glatten und harten Farbauf-
trag, zu einer Bildgestalt, die kompaktes plastisches Volumen gegen flächige 
Leere setzte: […] Der Mensch wurde überwältigt von der bestürzenden 
Präsenz der Tücher, der Bälle, der Möbel, der Luftballons, Windsäcke oder 
Klettergerüste.“ Nagel erhielt zahlreiche Preise und lehrte bis zu seiner Eme-
ritierung an der Muthesius-Kunsthochschule in Kiel. 

Nikolaus Störtenbecker (*1940) war von der „eigenwilligen Figürlichkeit“ 
Dubuffets fasziniert, die eine kindliche Formwahrnehmung mit einer struktu-
rierten Malweise verbindet. Die Technik der Lithographie hatte er in Ham-
burg in der Graphikwerkstatt von Paul Wunderlich erlernt. In den frühen 
künstlerischen Jahren entstanden vor allem Lithographien und Siebdrucke. 
In den achtziger Jahren – als Störtenbecker die „Gruppe ZEBRA“ bereits 
verlassen hatte – kamen Farbholzschnitte und Radierungen hinzu. Gemalt 
hat er ohnehin immer. Störtenbecker sieht Realismus „nicht einfach als die 

Absicht zur Wiedergabe von Realitätsausschnitten“ an. Er betrachtet das 
bildnerische Handeln als eine „folgenschwere Veränderung der Bedeutung 
des Gegenstandsgefüges.“ Beides verbindet er in der „Verschwisterung von 
Wirklichkeit der Außenwelt mit der Wirklichkeit der Bildwelt“. Störtenbe-
cker gehörte unter anderem der Bundesjury zur Auswahl der Villa Massimo-
Stipendiaten an, er lehrte an der Hochschule angewandter Wissenschaften 
in Hamburg.

Peter F. Piening (*1942) studierte in Hamburg und Mainz Grafik und 
Malerei, Kunstgeschichte und Philosophie. In seinem frühen, vor allem 
zeichnerischen Werk wählte er Motive aus der Medienwelt, die er in 
einer surrealen Kombinatorik einer formalen und inhaltlichen Analyse 
und Verfremdung unterzog. Eine verfallende Kate an der Westküste 
Schleswig-Holsteins reizte ihn zur Materialerkundung: Fenster werden 
zu leeren Augenhöhlen, ein Reetdach zu einem drohend schweren Fels-
überhang. Menschen entfernen sich zunehmend aus dem Bild. Seit eini-
gen Jahren verwendet Piening Zeichnungen vor allem zur Konstruktion 
seiner begehbaren Nachbauten von Inseln unserer zivilisatorischen Le-
benswelt: Kapseln, Kammern oder Lauben, die er detailgetreu als begeh-
bare Environments nachbaut. Piening erhielt mehrere Preise. 

Claus Vahle (*1940) hatte in Kiel, Flensburg, Stuttgart und Berlin stu-
diert, wo er sich unter anderem mit der Populärkultur der Werbung 
auseinandersetzte, bevor er 1976 zurück nach Schleswig-Holstein kam. 
Mit scharfem Blick analysiert er seitdem die Veränderungen und Bedro-
hungen durch die moderne Technik und die Kultur der Wegwerfgesell-
schaft in die Natur und in das ländliche Leben: Nebeneinander stehen 
verfallende Architektur und moderne Betonbauten, Düsenjäger über 
Kohlfeldern, Kernkraftwerke und Viehweiden. Vahles Bilder wirken wie 
Fotomontagen, sind aber nach fotografischen Dokumenten erlebter Si-
tuationen gemalt: „Gerade Alltägliches übt einen eigentümlichen ästhe-
tischen Reiz auf mich aus, löst aber oft Befremdlichkeit beim Betrachter 
meiner Bilder aus, weil der Blickwinkel ungewohnt ist“, beschreibt Vahle 
seine Herangehensweise. Vahle erhielt mehrere Preise und Stipendien.

Das Werk der einzigen Künstlerin dieser Ausstellung, der leider früh 
verstorbenen Ulrike Andresen (1949–2006), ist ihrer Auseinander-
setzung mit Rollenmustern in alten Fotografien gewidmet, die alltägliche 
Situationen, Ausflüge und Reisen festhielten, bevor es V8-Filme, „Selfies“ 
und „Insta-posts“ gab. Vor ihrem Kunststudium hatte sie als Grafikerin am 
Institut für Ur- und Frühgeschichte der Kieler Universität gearbeitet und 
dort Artefakte erfasst, mit denen Archäologen versuchen, vergangene 
Kulturen zu rekonstruieren. In ihrem künstlerischen Werk „präparierte“ 
sie die Figuren aus alten Fotografien heraus. Als Grundlage verwendete 
Andresen Portraitfotos und Fotos aus Familienalben ihrer Kindheit und 
Jugendzeit, die eine heile Welt zu inszenieren versuchen und daran schei-
tern. Die vorgegebenen Rollen spiegeln ein Regelwerk falscher Harmo-
nie  – ein totalitäres System, das Krieg und Nationalsozialismus überlebt 
hat. Mit einem DAAD-Stipendium lebten Andresen und KD Arlt in den 
achtziger Jahren ein Jahr in Frankreich, wo Andresen vor allem malte. 30. OKT. 22 BIS 26. FEB. 23

GERMAN  
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NORDDEUTSCHE REALISTEN

Die Museumspädagogik im Kunstmuseum Bayreuth wird  
gefördert durch die Freunde des Kunstmuseums Bayreuth.

Maximilianstraße 33, 95444 Bayreuth,   
Di bis So 10 bis 17 Uhr · 24.12. und 25.12. geschlossen 
31.12. Silvester 10 bis 14 Uhr · 1.1. Neujahr 13 bis 17 Uhr

Tel. 0921/76 453-10, Fax 0921/76 453-20,
www.kunstmuseum-bayreuth.de 
e-mail: pr@kunstmuseum-bayreuth.de
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Bildunterschriften Titelseite:
1.	 Ulrike Andresen, Ohne Titel, o. J., Federzeichnung auf geschnittenem Papier mit 

farbigem Papier hinterlegt, 61,3 x 43,4 cm
2.	 Dieter Asmus, Sightseeing-Flug, 1982, Acryl, Buntstift auf Karton, 49 x 47 cm
3.	 Harald Duwe, Selbst mit Fernglas, o. J., Handlithographie im Offsetverfahren,  

50 x 65,2 cm
4.	 Peter Nagel, Petersburger Hängung, 1999/2000, Eitempera/Leinwand/Holz,  

175 x 240 cm
5.	 Peter F. Piening, Meine Augen, deine Augen, 2008, Diptychon, Laubsägearbeit,  

bemalt, jeweils 34 x 36 cm
6.	 Nikolaus Störtenbecker, Jahr des Kindes, 1979, Siebdruck, fünfzehnfarbig,  

39 x 30,5 cm
7.	 Claus Vahle, Idol, 1968, Filzstift, 66 x 45 cm

Bildunterschriften Innenseiten:
1.	 Ulrike Andresen, Landvermesser, 1998, Linoldruck auf Papier, 50 x 70 cm
2.	 Ulrike Andresen, Ohne Titel, o. J., Baufolie mit Paketklebeband, mit Papier  

hinterlegt und vernietet, 61 x 86,3 cm
3.	 Ulrike Andresen, Rot ist die Farbe des Returns in Match point, 2006, Messerschnitt, 

Collage, 30 x 21 cm
4.	 Dieter Asmus, Turnier (nach Dürer), 1970, Serigraphie, 60 x 47,5 cm
5.	 Dieter Asmus, Zebra, 1968, Serigraphie, 57,5 x 64 cm
6.	 Dieter Asmus, Kriegerdenkmal mit Hund, 1968, Öl, Acryl, Tusche auf Karton,  

28,5 x 33 cm
7.	 Harald Duwe, Bayreuth, Götterdämmerung, 1979, Öl/Leinwand, 180 x 144 cm 
8.	 Harald Duwe, Sybille essend, 1975, Radierung, 52,5 x 40 cm
9.	 Harald Duwe, Spielende Kinder, 1971, Handlithographie im Offsetverfahren,  

Barras, 42 x 59,5 cm
10.	Peter Nagel, Gehege, 1970, Farbserigraphie mit 5 Schablonen, handkoloriert,  

56 x 82 cm
11.	 Peter Nagel, Baby, 1969, Aquatinta, Kupferdruckbütten, 26,4 x 21,1 cm
12.	 Peter Nagel, Markierte Küken, 1975/76, Eitempera auf Leinwand, 110 x 135 cm
13.	 Peter F. Piening, Landstraße, 1967, Bleistift, 45,1 x 33 cm
14.	 Peter F. Piening, 25,7,84, 1984, Farb- und Bleistift, 57,7 x 38,2 cm
15.	 Peter F. Piening, Mit spiegelnden Scheiben, 1983, Farb- und Bleistift, 42,4 x 16,7 cm
16.	 Nikolaus Störtenbecker, Flughafen, 1969, Farbserigraphie, 59 x 66 cm
17.	 Nikolaus Störtenbecker, Führungskraft, 1967, Siebdruck, 47 x 40 cm
18.	 Nikolaus Störtenbecker, Selbst mit Drachen, 2007, Holzschnitt, 4 Platten,  

29,5 x 22 cm
19.	 Claus Vahle, Mondfahrer, 1970, Siebdruck, 52 x 39 cm
20.	Claus Vahle, Spargel in der Wüste, 1975, Siebdruck, 59 x 48 cm 
21.	 Claus Vahle, Konsumabfall, 1969, Tusche, 59 x 42,5 cm 

©	 VG Bild-Kunst, Bonn 2022  
für Ulrike Andresen, Dieter Asmus, Peter Nagel und Peter F. Piening

©	 Heilwig Duwe für Harald Duwe
©	 Nikolaus Störtenbecker und Claus Vahle bei den Künstlern
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In verschiedenen Stiftungen und Sammlungen bewahrt das Kunstmuseum 
Bayreuth Werke des Expressionismus, der Neuen Sachlichkeit und der  
Figuration nach 1945. Die Künstler der „Brücke“, Beckmann, Dix, Hubbuch 
und Tappert, aber auch Antes, Brodwolf, Hrdlicka, Lindner oder die Bay-
reuther Froemel und Rauh sind hier gut vertreten. Über das Werk von 
Georg Tappert verband das Stifterpaar Dr. Helmut und Constanze Meyer 
eine besondere Freundschaft mit Prof. Dr. Gerhard Wietek, dem Direk-
tor des Schleswig-Holsteinischen Landesmuseums Schloss Gottorf, der auch 
den Blick für die neuen Realisten Norddeutschlands schärfte. Einige Werke 
dieser Künstler gelangten so in die Dr. Helmut und Constanze Meyer Kunst-
stiftung. Mit seiner Kunststiftung erweiterte Prof. Dr. Klaus Dettmann die 
Museumssammlungen durch Werke von Antes und der konstruktiven 
Kunst sowie von Janssen, Wunderlich und der Pop Art – hier einen weiteren 
Schwerpunkt auf die norddeutsche Kunst legend. In beiden Stiftungen sind 
Werke der ZEBRA-Gründer Dieter Asmus, Peter Nagel, Nikolaus Störten-

becker und dazu von Harald 
Duwe zu finden. Ergänzt wer-
den diese durch Werkkon-
volute von Ulrike Andresen, 
Peter F. Piening und Claus 
Vahle. Über die Jahre hinweg 
wurden die „norddeutschen 
Realisten“ so zu einem beson-
deren Sammlungsbereich des 
Kunstmuseum Bayreuth.

Nach dem Ende des Zweiten Welt-
kriegs war Deutschland ein geteiltes 
Land. Während im Osten Formen 
der abstrakten Kunst vom staatlich 
verordneten sozialistischen Realismus 
verdrängt wurden, rieb sich die Kunst-
szene im Westen an Entwicklungen 
in Paris oder New York. Dies waren 
zunächst der Jazz und das Informel, 
später dann, in den Wirtschaftswun-
derjahren, die bunte Konsum- und 
Bilderwelt der Pop Art. Die Pop Art 
verstand sich als Gegenbewegung des 
Realismus zum abstrakten Expressio-
nismus und zum Informel. Zwar hatte 

sie ihre Anfänge bereits im Großbritannien der fünfziger Jahre genommen, 
doch erst die „Amerikanische Pop Art“ wurde in Europa 1959 mit der Bien-
nale in Venedig und danach mit der 4. Documenta in Kassel wahrgenommen. 

„Nur im ungeschminkt materialistischen Motiv überlebt Moral“, schrieb Theo-
dor W. Adorno 1966 in seinen Meditationen zur Metaphysik. Die Vertreter 
der Pop Art setzten Objekt-
ästhetik gegen Farb- und 
Formfindung. Sie verwende-
ten bekannte Motive aus Me-
dien- und Werbungsbildern. 
Es ging ihnen dabei nicht vor-
dergründig um die Motive, 
die in ihren Bildern zu sehen 
sind. Hinter glatt gestalteten 
Fassaden (Allen Jones), Lagen 
von Collagepapieren (Robert  
Rauschenberg), Schichten von  
Enkaustik (Jasper Johns) oder 
scheinbar endlosen Bildwie-
derholungen (Andy Warhol) 
verbargen die Vertreter der Pop Art ihre grundsätzlichen Fragen an die 
Bildwahrnehmung und luden ein zum lustvollen Spiel mit Bildern und ihren 
Bedeutungsebenen. 
Auch in Deutschland wendeten sich junge Künstler einer neuen Art des Re-
alismus zu. In Köln / Düsseldorf wie auch in Hamburg / Schleswig-Holstein 

suchten sie eine ihrer Zeit adäquate 
Auseinandersetzung mit der Wirk-
lichkeit und neue Sehansätze in der 
populären Bildkultur. 
Ein wichtiges Forum bildete da-
bei die Hamburger Kunsthoch-
schule. Dort hatte Harald Duwe 
gleich nach dem Krieg zeitgleich 
mit Horst Janssen und Paul Wun-
derlich studiert. Diese drei recht 
unterschiedlichen Künstler sollten  

zu den bekanntesten ge-
genständlich arbeitenden 
Nachkriegskünstlern der  
Hansestadt werden. In den  
sechziger Jahren kamen 
Dieter Asmus, Peter 
Nagel, Nikolaus Störten- 
becker und Peter F. Piening  
und in den späten siebzi-
ger Jahren Ulrike Andre-
sen an die Hochschule. 
Sie alle nahmen hier 
wichtige Anregungen auf,  
denn die Hochschule bot  
ihren Studenten ein brei-
tes Angebot. Zu den dort 
Lehrenden gehörten so 
unterschiedliche Persön-
lichkeiten wie Willem 
Grimm (Duwe), Richard 
Lindner (Asmus), Johannes Gecelli und Almir Mavignier (Nagel), Paul  
Wunderlich (Störtenbecker) oder Kai Sudek (Andresen), die sehr unter-
schiedliche Einflüsse ausübten. 
Duwe hatte bereits seit den späten vierziger Jahren das Leben der Menschen 
und ihren Neuanfang in den Trümmern gemalt. Ab den sechziger Jahren 
richtete er seinen kritischen Blick auf den bundesdeutschen Alltag zwischen 
Industriearbeit und Freizeit. Seine Bilder zeigen die Auswüchse der moder-

nen westlichen Wegwerfgesellschaft in 
der Wirtschaftswunderzeit und die un-
terschwellige Aggression der saturierten 
Gesellschaft. Immer wieder verwendete 
Duwe auch das Selbstportrait als Re-
ferenz seiner eigenen auch politischen 
Aktivitäten. Werner Hofmann beschrieb 
den Eindruck dieser Bilder als „würgende 
Realität“. 

Duwe wirkte als kritischer Realist noch 
bevor 1964 Asmus, Nagel und Störten-
becker zusammen mit Dietmar Ullrich in 
Hamburg die Gruppe ZEBRA gründeten. 

Einige dieser Künstlern hatten 
in ihrer Frühzeit expressiv-
informell gearbeitet. Doch 
das reichte Ihnen nicht. War 
nach 1945 für manche – wie 
Asmus schrieb – der Realis-
mus „ein Unfall der Kunst-
geschichte“, den es gar nicht 
geben dürfe, so erschien er 
diesen Künstlern als ein geeig-
neter Weg der künstlerischen  

Auseinandersetzung mit  
der Wirklichkeit. In ih- 
rem ersten „ZEBRA-
Manifest vom Novem-
ber 1965 bis Februar 
1965“ forderten die 
jungen Künstler einen 
neuen Realismus und 
propagierten eine „kom-
plexe Neuerstellung von 
Dingen im Bild“, eine 
Art „ABC der Dinge“ 
und „eine Malerei, die sich direkt mit den Phänomenen dieser Umwelt aus-
einandersetzt. Vorrangig abzubilden sind dabei – außer der menschlichen 

Figur – diejenigen Dinge, die unsere Um-
gebung heute in hohem Maße prägen, 
in ihr oft vorkommen, noch nie gemalt 
wurden oder optische Phänomene der 
modernen technisierten Welt typisch 
widerspiegeln, wie Autos, Flugzeuge, 
Plastikgegenstände, Sportgeräte, Spiel-
zeug usw.“. Nicht weniger als eine neue 
Ästhetik wurde, wenn auch nicht mit der 
zerstörerischen Radikalität des Futuris-
mus, von der Gruppe gefordert.  
Alltägliche Dinge – oft aus Kunststoff – 
und die Geräte der modernen Technik 
wurden in der Gruppe ZEBRA unter 

neuen Gesichtspunkten gesehen. Sie galten einerseits als Symbole der Mo-
derne, des Fortschritts und des Wirtschaftswunders, andererseits aber auch 
als Sinnbilder einer überbordenden Massengesellschaft des Konsums und des 
Marketings. Es ging den Vertretern des neuen Realismus – wie die Gruppe 
ZEBRA stellvertretend formulierte – um „die längst überfällige künstlerische 
Bewältigung einer inzwischen total veränderten Umwelt.“ In Paragraph 8 des 
ZEBRA-Manifestes fordern sie: „Unser Welt-Bild wird heute optisch zu min-
destens 90 % durch Bildvorstellungen bestimmt, die kein Künstler geschaffen 
hat: Werbung, Fotografie, Film, Fernsehen haben Sehgewohnheiten entste-
hen lassen, die von 
bildenden Künstlern 
erst zu einem gerin-
gen Teil reflektiert  
worden sind. Fotos  
in Zeitungen und 
Zeitschriften usw.  
wurden bislang be- 
sinnungslos konsu-
miert – ihre Bewußt- 
machung ist längst 
überfällig.“ 
Die neuen techni-
schen Bildmöglich-
keiten der Fotografie  

und des Films in den Medien und in der 
Werbung sollten auch in der Kunst Einzug 
halten. Die Künstler nutzen fotografische 
Aufsicht, Untersicht, künstliche Beleuch-
tung, Teleobjektiv- und Weitwinkelob-
jektivansichten. Hinzu kommt eine elabo-
rierte, fotorealistisch wirkende Malerei. 
Beide gehen mit einem konzeptionellen, 
bildkritischen Ansatz Hand in Hand: Halb 
scherzhaft definierte Karlheinz Schmid 
daher einmal den Namen der Gruppe als 
eine Zusammenfassung von „ZERO“ und 
„COBRA“.
Obwohl er zeitgleich mit  
den Künstlern der 
Gruppe ZEBRA an der 
Hamburger Hochschule 
studierte, gehörte Peter 
F. Piening der Gruppe 
nicht an. Ihn interessier-
ten andere Dinge als 
Manifeste und politische 
Forderungen. In den 
sechziger Jahren setzte 
er sich mit Ästhetik und 
Aussage von populären  
Bildern auseinander. Vor- 
lagen dafür fand er in Zeitungsabbildungen, 
die er inhaltlich verfremdete und einer 
verzerrten Perspektive aussetzte. Seine 
Beschäftigung mit der Wahrnehmung 

führte ihn letztlich zu dreidimensionalen Nachbauten der Wirklichkeit, die er 
mit Zitaten aus der Bildwelt, Philosophie und Literatur füllt.
Claus Vahle kam in den siebziger Jahren aus Berlin nach Schleswig-Holstein. 
Er hatte seinen Blick während seines Studiums an Werken der Kunstge-
schichte wie an der populären Kunst geschärft. Nun richtete sich seine Wahr-
nehmung auf die gesellschaftlichen Veränderungen, die die ländliche Region 
an der Westküste zwischen Viehzucht und Kernenergie erfuhr. In seinen 
Bildern reiben sich verschie-
dene Realitäten aneinander, 
oft wirken sie surreal.
Neben Duwe, der in den 
zwanziger Jahren geboren 
wurde und den Krieg als 
junger Mann erlebte, gehö-
ren Asmus, Nagel, Piening, 
Störtenbecker und Vahle 
der Generation der im 
Krieg Geborenen an. Ulrike 
Andresen gehörte zu den 
Nachkriegskindern, die sich 
an der Generation ihrer 

Eltern und deren Haltung zu Faschismus 
und Krieg rieben. Anhand von zahl-
reichen Fotografien untersuchte Andre-
sen klassische Rollenstrukturen und ob-
rigkeitliche Verhaltensmuster, die in der 
Enge der Familien weiter fortgeschrie-
ben wurden. Oft verwendete sie dabei 
ungewöhnliche Techniken, zum Beispiel, 
indem sie die Bilder förmlich skelettierte.
In den Bildern der neuen Realisten sind 
selten klassische Motive der Kunstge-
schichte zu finden. Wenn dies geschieht, 

erscheinen diese Motive wie aus einem Steinbruch 
herausgegriffen, als Bildmaterial, das es zu bear-
beiten und zu konterkarieren gilt. Die bewusste 
Negation der Klassischen Motive und der Rück-
griff auf populäre Bilder, Motive der Alltagskultur 
und auf private, nicht professionell gefertigte Fotos 
ist als radikale Antwort auf das tradierte bürger-
liche Bildverständnis der sogenannten „schönen 
Künste“ zu verstehen, die sich im Dritten Reich 
desavouiert hatten. 
Die Ausstellung beschäftigt sich grundsätzlich mit 

der Wahrnehmung der Wirklichkeit anhand vorgefertigter Bilder. Daher 
lohnt sich ein intensiver Blick auf die hier zu findenden unterschiedlichen He-
rangehensweisen. 
Aus heutiger Perspektive erscheint die Kritik 
der Norddeutschen Realisten am populären 
und medialen Bildverständnis auch in Hinblick 
auf die überbordende digitale Bildkultur des 
21. Jahrhunderts als ein grundlegender und 
bedeutender Beitrag zur Bildwahrnehmung. 

Die Ausstellung wird im Kunstmuseum  
Bayreuth durch ein umfassendes Vermitt-
lungsangebot für alle Menschen begleitet.
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