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Liebe Freundinnen und Freunde der Kunst, 

 

„Leider schützt uns die Kunst nicht vor dem Angriff des Bösen. Das 

Schöne ist nicht imstande, die Welt zu retten, aber es gibt der 

Menschheit Kraft und ist das Licht, das die Dunkelheit besiegt. Das 

soll unsere Botschaft sein.“ Dieses Zitat des ukrainischen 

Komponisten Oleksandr Shchetynsky (SCHETÜNSKI) habe ich vor 

einiger Zeit in einem Programmheft des SWR gelesen. Es begleitet 

mich seitdem. 

Kunst und Kunstförderung ist mein Geschäft. Jeden Tag habe ich mit 

Kunst zu tun, mit Künstlerinnen und Künstlern, mit dem Kunstbetrieb 

und seinen Institutionen. Und das in einer Welt, die an vielen Orten in 

Flammen steht Und mehr denn je stelle ich mir die Frage, welche 

Bedeutung, welche Verantwortung Kunst in unserer Welt überhaupt 

noch hat. Und ich bin hin und hergerissen zwischen zwei 

entgegengesetzten Polen: Manchmal denke ich, Kunst ist heute völlig 

irrelevant, geradezu lächerlich angesichts von Kriegen, Invasionen 

Brutalität und Unmenschlichkeit und dann bäumt sich etwas in mir 

auf, das sagt: nein: sie ist vielleicht die einzige Rettung. „Wo aber 



Gefahr ist, wächst das Rettende auch“, schreibt Hölderin (Pathmos, 

Vers 3-4) 

Denn Krieg ist der schreckliche Ausdruck von Unkultur, von 

Unfreiheit und Unmenschlichkeit. Kunst hingegen ist für mich das 

Gegenteil davon: sie ist Ausdruck von Kultur, von Freiheit und 

Menschlichkeit. Und wo Kunst gelebt, geschaffen, diskutiert wird, da 

ist kein Platz für Krieg zumindest nicht in den Herzen derer, die 

künstlerisch tätig sind und derer, die sich aufrichtig mit der Kunst 

beschäftigen. Insofern ist die Kunst in gewisser Hinsicht tatsächlich 

die Rettung, denn wo Kunst ist, gibt es zumindest die Hoffnung, dass 

hier Freiheit und Menschlichkeit noch gelebt wird. „Das Licht, das die 

Dunkelheit besiegt“.  

 

Vielleicht erscheint Ihnen dieser Einstieg ein wenig pathetisch. Aber 

genau das ging mir durch den Kopf, als ich am Montag zu meiner 

Vorbesichtigung der Ausstellung „grenzenlos“ nach Hochdorf kam 

und die Künstlerinnen und Künstler vom TeamKunst kennengelernt 

habe, denen wir sie verdanken. 

Karin Genitheim, Bernd K. Lörz, Sandra Payne, Lotfi Saidi, Thesi 
Theiss 

Ein mächtiges Häuflein aufrechter Menschen, die aus tiefster 

Überzeugung ihre Kunst in die Gesellschaft bringen. Dabei spielt es 

überhaupt keine Rolle, dass die Künstlerinnen und Künstler beruflich 

ursprünglich in ganz anderen Bereichen gearbeitet haben, und Kunst 

vor allem aus persönlicher Passion schaffen, auch nicht, dass sie 

allesamt keine Jungspünde und -spündinnen mehr sind. Im Gegenteil, 



bei unserem gemeinsamen Gespräch, bei dem wir uns u.a. über das 

großartige „dorfwerken“-Projekt unterhalten haben - hatte ich den 

Eindruck, dass sie gerade aus ihrem Alter und ihrer Lebenserfahrung 

eine unglaubliche Kraft entwickeln und ihre künstlerischen Anliegen 

und diese Ausstellung mit einer Energie und Überzeugungskraft 

verfolgen, die ehrlich gesagt über das hinausgeht, was ich bei manch 

junger Studenteninitiative erlebe. 

Den grenzenlosen Hochdorfer Künstlerinnen und Künstlern geht es 

um mehr als im netten Kreis, vor sich hin zu pinseln. Als TeamKunst 

wollen sie die kreativen Kräfte, die hier in Hochdorf walten, und die 

Haltung, die dahinter steckt in die Ortsgesellschaft tragen und sichtbar 

machen. Und so zeigt sich für mich in deren Arbeit und dieser 

Ausstellung etwas, das für mich in der Kunst insgesamt zentral ist: Bei 

der Kunst geht es nicht nur um ästhetische, sondern vor allem um 

gesellschaftliche d.h. soziale Verantwortung. 

 

Aber genug der Theorie: lassen Sie uns nun über die Kunst in dieser 

Ausstellung sprechen. „grenzenlos“ haben die Künstlerinnen und 

Künstler ihre Ausstellung betitelt. Das TeamKunst bezieht sich, wie 

sie im Katalog schreiben, auf das Zitat des japanischen 

Theaterkünstlers Seami Motokiyo aus dem 14 Jahrhundert, der 

schreibt: „Das Leben hat ein Ende, die Kunst hat keine Grenze.“ Mit 

ihrer Ausstellung wollen sie zeigen, dass Kreativität und 

Ausdrucksvermögen grenzenlos und zeitlos sind. 



Wenn Sie sich, meine Damen und Herren, schon in der Ausstellung 

umgesehen haben, haben Sie sicherlich bemerkt, dass die Kreativität 

und Vielfalt hier tatsächlich keine Grenzen hat. Übrigens nicht nur bei 

den Werken selbst, sondern auch bei der Ausstellungarchitektur: 

Bauzaun in Bet-Raum. Geniale Kombination. 

TeamKunst ist keine Künstlergruppe im gewöhnlichen Sinne, es gibt 

keinen einheitlichen Stil oder eine gemeinsame Handschrift. Wir 

haben es vielmehr mit fünf sehr eigenständigen künstlerischen 

Position zu tun, die hier in den schönen hohen Räumen in einem 

vielstimmigen Austausch treten. 

 

Karin Genitheim 

Beginnen wir mit dem Werk von Karin Genitheim. Ich muss gestehen, 

dass mich diese Bilder schon auf den ersten Blick sehr beeindruckt 

haben: großartige Malerei. Man merkt, dass Kunst seinerzeit ein Teil 

Ihres Studiums war.  

Die Künstlerin zeigt uns eine Vielfalt von Motiven: Am Eingang wird 

man von einem eindrucksvollen Tanzpaar in Empfang genommen, 

dessen körperliche Kraft uns aus dem Dunkel des Hintergrunds 

entgegenleuchtet. In der Ausstellung fallen mir zunächst große, 

dramatische Stadtlandschaften ins Auge; man erkennt gleich die allzu 

bekannte Szenerie, die Ruinen von 9/11, dem Tag, an dem nicht nur 

zwei Gebäude, sondern auch unser Weltbild einstürzte. Daneben 

finden sich vielschichtige Blumenbilder, in denen sich abstrakte, 

gestische Elemente mit gegenständlichen Abbildungen verbinden. 



Auch die Menschenbilder in der Ausstellung sind beeindruckend: 

häufig Paarbegegnungen, in denen man die Intensität und Intimität, 

aber auch das Drama der Zwischenmenschlichkeit spürt. Die Szenen 

haben etwas Schicksalhaftes, man glaubt, an bedeutsamen Momenten 

teil zu haben. 

Besonders eindrucksvoll finde ich das Gemälde mit der halbnackten 

Frau, die in grellem Licht aus einem verschachtelten 

Architekturverschlag in die dunkle Ferne blickt. Auch wenn sie auf 

den ersten Blick blass erscheint und allein in ihrem düsteren Gehäuse; 

sie strahlt doch eine große Stärke und Entschlossenheit aus. Ein 

starkes, mutiges Frauenbild. 

Nicht nur in dieser Arbeit zeigt sich, wie meisterhaft Karin Genitheim 

mit Licht und Farbe umgehen kann. Wie sie Malerei mit Zeichnung 

kombiniert und mit gedeckten Farbtönen und virtuoser Lichtführung 

außergewöhnliche Bildwirkungen erzeugen kann. Präzise 

durchgearbeitete farbige Passagen wechseln sich mit offenen 

fließenden unfertigen Passagen ab. So lässt sie einen offenen 

Bildraum entstehen, der unterschiedlichste Interpretation zulässt. 

 

Bernd K. Lörz 

Lange könnte ich bei den tollen Bildern von Karin Genitheim 

verweilen, aber da schlagen mich schon die farbintensiven 

Fotoarbeiten von Bernd Lörz in ihren Bann. Auch bei diesen Bildern 

bin ich von der Virtuosität und der technischen Perfektion 

beeindruckt. 



Mich empfängt eine Fotografie, die man als eine wahre 

Blumenexplosion bezeichnen könnte. Der Künstler hat, wie es scheint, 

mehrere Blüten in dem Bild übereinandergelegt und so die Farben, 

Formen und Bewegung der Blütenblätter auf ein Maximum 

intensiviert. Man glaubt in diesem Bild Zeuge der Urkraft des Blühens 

zu werden.  

Andere fotografische Arbeiten gegenüber sind zurückhaltender. Hier 

blickt man auf verschwommene Szenarien und auch hier meint man 

Zeuge von Schicksalsmomenten zu sein. Und noch während man sich 

überlegt, was genau man hier sieht, wird einem die eigentümliche 

Schönheit der Farbflächenbewegungen und Klänge bewusst: Man 

erlebt, wie sich vor den Augen Fotografie in Malerei verwandelt. 

Dem gegenüber: prägnante leuchtende Serigrafien, auf denen Bernd 

Lörz unterschiedliche Strukturen in geometrisch strengen Fügungen 

übereinanderlegt. Für mich haben diese Werke etwas Musikalisches, 

sie schicken wundervoll ineinanderfließende Klänge in den Raum. 

Auf der Rückseite der Präsentationswand eine weitere Werkreihe die 

wie abstrakte Architekturen wirken. Man meint auf die Wände riesige 

Hochhäuser zu blicken, in deren leuchtenden Fenstern sich der Alltag 

von Menschen abspielt. Doch tritt man näher sieht man, dass es sich 

bei den Menschen nur um Farbschnipsel und geometrische Fragmente 

dreht und dass es unser Kopf ist, der aus der Szenerie eine mit Leben 

erfüllte Architektur macht. 

Daneben eine eindrucksvolle, düstere fotografische Arbeit, in der der 

Künstler eine Baumsituation durch verschiedene Spiegelungen einen 

unendlich verzweigten Rohrschachtest verwandelt, einem 



ahnungsvollen schicksalhaften Emblem aus Dunkel und 

Unendlichkeit. 

 

Thesi Theiss 

Die Wärme und Unmittelbarkeit der Arbeiten von Thesi Theiss haben 

mich sofort eingenommen. Thesi Theiss ist ganz offensichtlich mit 

großer Hingabe auf ihrem künstlerischen Weg. Mit 86 Jahren ist sie 

die älteste der Künstlerinnen im TeamKunst. Schon früh hat sie sich 

mit Malerei beschäftigt, sie über die Jahre aber aus dem Blick 

verloren. Erst über „dorfwerken“ hat sie nach einer Jahrzehnte langen 

Pause wieder zur Kunst gefunden. Für Thesi Theiss war es der Weg 

nach dem schmerzvollen Verlust ihres Mannes wieder die Grenzen 

ihrer Trauer zu überschreiten und in die Gesellschaft zu finden.  

Die Bandbreite der Ausdrucksmöglichkeiten von Thesi Theiss ist 

beeindruckend. 

Sie vermag es, mit Pastell sowohl das vielschichtige Schimmern einer 

Muschel darzustellen, appetitlich duftige Birnen, aber auch die 

ornamentale Kraft eines Tulpenstrauß. Sie hat aber auch den Mut, auf 

anderen Bildern der Farbe freien Lauf zu lassen: man sieht ein 

leuchtendes Kraftbild aus glühendem Rot oder eine Farbmeditation 

aus fließenden Klängen von Blau und Grün. Auf einem locker 

lasierten Aquarell schickt sie ihre zarten Farbgesten wie in einem 

fließenden Tanz über das Blatt  

Es gibt auch Werke, bei denen sie in Drucktechnik feine 

Kompositionen aus Flaschen und Blumen auf das Blatt legt. Ganz 



besonders stark finde ich ihr Stillleben mit Früchten, bei dem sie 

Druck, Malerei und gestische Zeichnung verbindet. Auch hier wirken 

die in die Farbegewichten Gesten wie ein Tanz der Form.  

Im Zentrum ihrer Präsentation ein besonders starkes Gemälde. Vor 

einer dunklen Landschaft lässt die Künstlerin aus dramatischem Rot 

eine Großstadtszenerie entstehen, die sich in einem unheilvollen 

Gewässer spiegelt. Ein im wahrsten Sinne entgrenztes Werk. 

 

Sandra Payne 

Die Grenzenlosigkeit der Ausstellung wird insbesondere beim Beitrag 

von Sandra Payne sichtbar. Die Künstlerin wurde in den USA geboren 

und hat an der Eliteuniversität Berkeley studiert. Eine Intellektuelle, 

die in ihrem Leben viel herumgekommen ist, bevor sie schließlich in 

Hochdorf landete. „Jedes Medium hat seine Sprache“, schreibt sie im 

Katalog. Im künstlerischen Schaffen kann man „eine Brücke schlagen, 

die weit über Worte hinausgehen“.  

An dieser Stelle darf ich auf den wunderbaren Katalog hinweisen, den 

Hannelore Lörz, die Frau von Bernd Lörz gestaltet hat. Vielen Dank 

dafür! 

 

„Jedes Medium hat seine Sprache“ Entsprechend präsentiert uns 

Sandra Payne eine vielstimmige Multimedia-Installation bestehend 

aus sehr unterschiedlichen Materialien: ein mit Farbe versehenen 

Tuch, Krücken, einem Tischchen mit Farbtöpfen, vor dem sich 



Verpackungsmaterial stapelt, einer digitalen Aufnahme einer 

welkenden Blume sowie zwei Bronzeskulpturen.  

Etwas unschlüssig steht man davor und versucht, die einzelnen 

Komponenten dieses Werk zusammenzubringen und in eine 

Geschichte zu verwandeln. Und je länger man sich auf das Werk 

einlässt, umso mehr spürt man die verschiedenen Kräfte, die von 

diesen Bildwerken ausgehen: die heitere, leichte Kraft der Farben, die 

wie Sonnenstrahlen über das Tuch fliegen und in sonderbarem 

Kontrast stehen zu den Krücken, die einerseits auf Krankheit und 

Gebrechlichkeit verweisen, aber wie in einer innigen Umarmung in 

der Ecke stehen. Wer genau hin sieht, sieht dass die Krücken angemalt 

sind, d.h. die Farbe, die Kunst hat die Prothese übernommen. 

Die digital verfremdete Fotografie der welken Blüten verbinden 

Schönheit und Zerbrechlichkeit. Für mich ist sie Metapher für unser 

Leben, dessen Wert und Schönheit uns erst voll bewusst wird, wenn es 

schon am Vergehen ist. Und auch die beiden Bronze Skulpturen sind 

für mich sowohl schön als auch zerbrechlich, oder besser instabil, zum 

einen das zerknüllte Band, dass man ebenfalls als ein Symbol für 

unsere menschliche Existenz sehen könnte wie auch den Würfelstapel, 

der sich tapfer nach oben reckt und doch jeden Moment einstürzen 

könnte. 

Meine Damen und Herren, eine endgültige Deutung der Arbeit von 

Sandra Payne werde ich ihnen nicht anbieten, horchen Sie der Sprache 

der Materialien nach, und ich verspreche ihnen: wenn Sie aufmerksam 

zuhören, erzählen sie ihnen ihre Geschichte. Jedem seine eigene. 



Lotfi Saidi 

Der Kraft der Bilder von Lotfi Saidi kann sich niemand entziehen. 

Von manchen Leuten sagt man, dass sie ihr Herz auf der Zunge tragen. 

Lotfi Saidi trägt sein Herz auf dem Pinsel oder der Palette. Die 

Unmittelbarkeit, in der er sein Bild von unserer Welt auf die 

Leinwände bringt, ist entwaffnet. Die Farben, die Menschen, die 

Häuser, die Dinge bringt er uns so nah, als wären wir bei alledem 

dabei. Ein wundervolles Naturbild, Geäst mit Blättern aus Licht und 

Farben, daneben das Bild einer verträumten Gondel in Venedig, 

(meiner Lieblingsstadt); dem gegenüber eine geometrische Stadt 

Landschaft, die zwar aus nüchterner Architektur besteht, der aber doch 

im Zauber der Farben eine wunderschöne Poesie innewohnt.  

Besonders beeindruckt bin ich von Lotfi Saidis Menschenbildern, den 

lebensfrohen Frauen und Männern, den Paaren, beim Tanzen, beim 

Feiern. Es sind starke Menschen, junge Menschen wie du und ich, 

(oder vielleicht einmal waren), die in allem, was sie tun, auch wenn es 

ganz gewöhnlich ist, eine ganz besondere Schönheit haben. 

Von ganz besonderer Intensität ist für mich das große Frauenportrait 

mit geschlossenen Augen, das im Zentrum der Ausstellung hängt.  

Es ist das Bild, vor dem ich am Montag bei meinem 

Ausstellungsrundgang ganz zum Schluss noch stand.  

„Nora“ ist der Titel des Bildes und lange bin ich davorgestanden. Nora 

hat für mich einen unglaublichen Ausdruck. Sie sieht aus, als wäre sie 

sie entrückt, wie in einem tiefen Traum. Und da stellte ich mir 



plötzlich vor, dass es Nora ist, die sich all diese wunderbaren Szenen, 

die wir hier in der Ausstellung sehen, erträumt. 

Jedes Bild ein Traum von Nora.  

 

So wurde Nora für mich zum Symbolbild für die Kreativität für die 

Kunst und das Schaffen, die hier in dieser Ausstellung wirkt und 

waltet. Eine Patronin der Kunst und Schirmherrin für die 

wunderbaren, starken Künstlerinnen und Künstler vom TeamKunst, 

die diese großartige Ausstellung hier in Hochdorf umgesetzt haben. 

Und tatsächlich wurde mir in dieser Ausstellung ganz besonders klar, 

was ich am Anfang ausgeführt habe: wie wichtig die Kunst, die Kultur 

in unseren Zeiten ist: 

 

„Leider schützt uns die Kunst nicht vor dem Angriff des Bösen. Das 

Schöne ist nicht imstande, die Welt zu retten, aber es gibt der 

Menschheit Kraft und ist das Licht, das die Dunkelheit besiegt. Das 

soll unsere Botschaft sein.“ 

 

Dr. Tobias Wall 

 


