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Einleitung

Die Ausstellung heimlich von Michael Dörner beschäftigt sich mit der aktuellen Kunstdiskussion über das
ambivalente Verhältnis zwischen öffentlichem und privatem Raum. Michael Dörner bringt das Publikum mit
seinen Installationen in irritierende Zusammenhänge, die Fragen nach der Auflösung des Privaten stellten. Er
baut ein sogenanntes Fertighaus in die Halle des art kite museums. Ein Haus, das die Besucher aus jener idyllis-
chen Vorstadtsiedlung kennen. 
Das Publikum muss die Installation betreten, um sie zu erleben. Schon damit schafft Michael Dörner eine
ungewöhnliche Situation in einer Ausstellungshalle und hinterfragt den „heiligen Ort der Kunst“. 

Wer das Haus betritt, den überfällt das beklemmende Gefühl, in seine Privatsphäre einzudringen.

Jeder Raum in dem Haus hat seine eigene Bestimmung, seine eigene Ausrichtung – jeweils eine singuläre
Position – angelehnt an ein reales Wohnhaus. Die Rauminszenierungen sind gefüllt mit Muranoglas-Ensembles,
essbaren Objekten aus Gelatine, Schädeln und Seeanemonen. Der eindringlichste Raum ist das „Badezimmer“,
eine Installation zweier gegenüberliegender Klobecken getrennt durch eine Glasscheibe. Von beiden Seiten bege-
hbar, wirkt die Scheibe durch die symmetrische Dopplung des Raumes wie ein Spiegel und transformiert den
vielleicht „heimlichsten“ Raum in eine sinnliche Täuschung. 

Einige Besucher nahmen den Realitätsbezug der Inszenierung als Einladung, die Grenzen zwischen Kunst und
Realität aufzuheben. Das eine künstlerische Arbeit diese Reaktion provoziert, beweist ihre flirrende, irritierende
Wirkung auf ihre Betrachter und ihr Potential über Kunst und ihre Bedeutung für unsere Gesellschaft zu reflek-
tieren.

Inga Beyer, künstlerische Leitung art kite museum

Bilderläuterung

heimlich
Installationen und Aktionen zwischen Risiko 
und Einrichtung Michael Dörner

Eröffnung am 18. Mai 2003 ab 10 Uhr im Rahmen 
des internationalen Museumstages
Ausstellung vom 18. Mai – 14. September 2003
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Hamburg, 3. Juni 2003

Lieber Bolisch,
es geschieht nicht jeden Tag, dass ich nach einer Ausstellungseröff-nung
mit einem süßen Geschmack im Mund nach Hause zurückkehre. Deine
Ausstellung heimlich im art kite museum in Detmold ist so gesehen eine
Ausnahme. Mehrere Male habe ich von den Fruchtgummi-Kleidern abge-
bissen, die von zwei Models bei der Eröffnung im Museum getragen
wurden. Danach habe ich meinen Appetit an den mit Fruchtgummi
gefüllten Tischen in Deinem Haus gestillt. Es hat mich überrascht, ein
Haus – der Traum eines jeden Mannes – mitten in diesem Museum zu
sehen. Das Museum wurde zu Deinem Garten und das Haus zu Deiner
Galerie. Jetzt, da ich über Wohnen und Verdauen spreche – weißt Du
eigentlich, dass es in Belgien das Sprichwort gibt: „Jeder Mann wird mit
einem Ziegel im Magen geboren“? Der französische Philosoph Gaston
Bachelard nannte das Haus in seinem Buch Die Poesie des Raumes
unser erstes Universum, unseren Kosmos. Aber es ist nicht das erste Mal,
dass Du „Deinen Kosmos“ auf eine Lebenssituation anwendest. In
Deiner Ausstellung im Elbschloss in Hamburg (1997) hast Du Dich
entschieden, alle privaten Räume dieses noblen Hauses zu nutzen. Du
hast Nähe zwischen dem Besucher und den Objekten geschaffen und
Distanz zwischen Öffentlichem und Privatem gänzlich abgelehnt. Der
Ausstellungskatalog bezeugt, dass für Dich Kunst prinzipiell das
Angebot einer Dienstleistung bedeutet, vielleicht sogar eine Art
Sozialarbeit. Das erinnert mich direkt an die Arbeiten des kubanischen
Künstlers René Francisco. Er ist im Moment in Havanna damit
beschäftigt, Häuser alter und verarmter Menschen zu renovieren. Indem
der Künstler die Lebensbedingungen dieser bedürftigen Personen
verbessert, hinterfragt René Francisco nicht nur Kunst, Avantgarde und
ein ideologisch skrupelloses System, sondern hilft diesen Leuten ganz
direkt. Wenn man aber im Gegensatz dazu über Deine Kunst als Sozial-
Arbeit spricht, kann das auf einer gänzlich anderen Ebene bewertet wer-
den. Du bietest mit der komplexen Dimension Deiner Arbeiten und dem
mehrdeutigen Gebrauch von Materialien und Quellen eine kritische
Darlegung über Kommunikation und Wahrnehmung. Deine
Dienstleistung begründet sich in der Bereitstellung von Situationen der
Subversion für den Betrachter über Kunst im allgemeinen und Deiner
Arbeit im besonderen. Die Objekte, Materialien, Installationen,
Konstellationen scheinen nie das zu sein, was sie vorgeben zu sein. Wie
ein Alchemist mischst und vermischst Du Inhaltstoffe und überschreitest
Grenzen. Das Alltägliche findet sich in der Halluzination von Formen,
Farben, Strukturen, Mustern und Bedeutungen. Und vice versa. Eine
Ausstellung fixiert den Moment des Materials und der konzeptuellen
Möglichkeiten. Doch ich muss Dir sagen, dass mich etwas in
Zusammenhang mit Deinen Materialien verwundert. Viele Leute
reduzieren oder fixieren Dich auf die lustig bunte Substanz mit dem
Namen Gelatine. Vielleicht liegt es daran, dass die meisten von uns
Süßigkeiten mit netten schönen Erinnerungen an unsere Kindheit
verbinden. Ich jedoch verbinde etwas anderes mit Deinem Gebrauch
dieser Materialien. Wenn man zum Beispiel an Gelatine, Murano-
Glas und Bernstein denkt – und selbst die Anemonen aus dem Haus in 

Detmold beifügt –, kann dies in zwei Elementen charakterisiert werden. 
Zuerst einmal können sie als natürlich „gefundene“ Elemente
beschrieben werden – Bernstein ist überdies sogar älter als die
Zivilisation. Zweitens durchliefen sie alle den Prozess von einem flüssi-
gen in einen festen Zustand, eine Art Petrifikation. Sie schließen ein,
halten und fixieren. Sie sind Formen oder werden geformt. Auch wenn
Du sie als Ready-made’ mit skulpturalen Eigenschaften wie Transparenz,
Flexibilität, Weichheit etc. siehst, existiert die angedeutete Verbindung
zwischen natürlichen und kulturellen Prozessen. Das Murano zum
Beispiel, als ein barocker gefrorener Moment der Zeit, ist für mich in der
Kombination mit dem menschlichen Schädel ein Abbild zeitgenössischer
Vanitas. Ein Altar der Sterblichkeit. Die Blumen fehlen, aber nicht die
Erinnerung an die Künstler der Stilleben des 17. Jahrhunderts wie zum
Beispiel Willem Claesz.Heda. Und es ist keine Zufall, dass ich die
Künstler dieser Ära erwähne. Künstler wie David Teniers, Jeroen
Brouwers, Johannes Vermeer sind Meister der sogenannten Interieur-
Gemälde. Das Individuum umgeben von delikaten Objekten in dem
begrenzten Raum eines Zimmers oder einer Bar. Die Objekte als Codes
für eine tägliche oder symbolische Reihen-folge. Das Haus von heimlich
ist voller Kunstwerke und Requisiten, zwischen denen der Besucher
umherläuft. Die Transparenz der Materialien spiegelt nicht im mindesten
die Transparenz ihrer Bedeutung. Die Material-konstellationen sind
„trompe l’oeuil“ über Wirklichkeit und Kunst. Tapeten werden Malereien
und Schädel wirkliche Skulpturen (oder Behältnisse für Gedanken). In
manchen Momenten erinnern mich Deine künstlerischen Arbeiten an
eine virtuelle Heirat zwischen Edward Kienholz und Robert
Rauschenberg. Und hiermit werfe ich Dich weder kunsthistorische fün-
fzig Jahre zurück, noch limitiere ich Deine Aussagen. Ich beschreibe so
Deine Auseinandersetzung mit Raum und Interieur, Dekoration und
Funktionalität, Banalität und Intellekt, Gourmandise und Geschmack.
Zwischen Sushi und Bratwurst mit Kartoffeln. Während Kienholz und
Rauschenberg ihre Arbeit teilweise als direkte Antwort auf die
vorherrschende malerische Tradition des abstrakten Expressionismus for-
mulierten, ist Deine Arbeit die Antwort auf unsere eingefrorenen
täglichen Gewohnheiten in unserem Leben und in unserer Wahr-
nehmung. Kunst sollte zum Beispiel nie aufgegessen werden. Aber in
Detmold hat sie mir gut geschmeckt.

Herzlichst,
Philippi

Philipp van Cauteren, geboren 1969 in Gent, Belgien. 
Studierte Soziologie und Kunstgeschichte an die Universität Gent. 
Bis 2002 Kurator für das SMAK, Museum für Zeitgenössische Kunst in
Gent. Kuratierte die erste „Bienal Ceará América“ in Fortaleza, Brasilien.
Entwickelt zur Zeit die Ausstellungsprojekte 'O1-O5' und 'R' in Hamburg.
Publiziert regelmäßig Katalogtexte und Artikel über zeitgenössische
Kunst. Lebt und arbeitet als unabhängige Kurator in Hamburg.
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Eine andere Ordnung der Dinge
Die Sprache mit den Materialien 

Heimlich. So heißt der Titel der Ausstellung. Das klingt ganz nach
heimelig, anheimelnd. Nach Nestwärme, Schutzzone, nach einer
Wohnung, einem Heim. Und tatsächlich hat Michael Dörner ein Haus
gebaut, ein Spiegelkabinett seiner Kunst, das kein geringeres Thema hat
als die Kunst selbst. In dem Maße, wie wir in das Innere des Hauses, in
die subjektive Welt des Künstlers eintauchen, werden wir zum Zeugen
seiner Frage nach dem, was Kunst sein kann. Ist es das, was wir sehen
oder das, was wir erklären können? Oder anders gefragt: können wir
überhaupt sehen, was wir erklären können und erklären, was wir sehen?
Entsprechen Sprache und Sehen einander? Lassen sich die Dinge so ein-
fach auf einen Begriff bringen? Oder ist das Kunstwerk nicht doch mehr
als die Summe seiner Teile? Der Künstler fordert uns auf, die Schwelle zu
übertreten und die Kunst nicht mehr nur von außen zu betrachten, son-
dern von innen zu erleben. 

Der Hausherr hat verschiedene Räume eingerichtet: Es gibt eine 
Art Wohnzimmer mit einem Fernseher und einem Aquarium, einem
großen Tisch, einem schrankartigen Möbel, eine Art Schlafzimmer mit
einer Hängematte zum Ausruhen, ein Art Esszimmer und schließlich eine
Toilette. Kein Raum ist wirklich zuzuordnen, die Möbel sprechen weder
die Sprache eindeutig wieder erkennbarer Funktionalität noch diejenige
reiner, „zweckfreier“ Kunst. Das Haus, das von außen so normal wirkt,
stiftet Verwirrung mit seinem Irrgarten semantischer Uneindeutigkeiten.
Das anheimelnde „Heimliche“ wird heimlich noch in einem anderen
Sinne: man bekommt das Gefühl, es versteckt sich etwas hinter dem
äußeren Schein, etwas, was man nicht greifen kann, weil man es nicht
zuordnen kann. Oder besser gesagt: es wird unheimlich, weil Michael
Dörner die gewohnten Zusammenhänge von Erscheinungsform und tat-
sächlicher Funktion auflöst und damit den Besucher in ein Reich der
Scheinwelten und Trugschlüsse entlässt, die sein kopfgesteuertes
Verstehenwollen, sein Bestreben, alles in Begriffen erklärbar und damit
auch beherrschbar zu machen, permanent frustrieren. Dörner erreicht

diesen intellektuellen Juckreiz, indem er Formen und Materialien
gegeneinander verschiebt. Ihre jeweils angestammten Bedeutungen ver-
weisen auf einen anderen Zusammenhang, wodurch sich eine
Kontextverschiebung ergibt, die ihrerseits wiederum diese Bedeutungen
in Frage stellt – ein mehrfach gebrochener De- und
Umcodierungsprozess, der parallel sowohl auf formaler wie auf
materieller Ebene stattfindet. 

Das Fruchtgummi beispielsweise verwendet Dörner in vielerlei Gestalt
und unterschiedlichen Kontexten. Er formt daraus Kleider, Köpfe,
tröpfelt es auf Tische und baut ganze futuristisch anmutende
Stadtmodelle. Für letzteres hat Dörner Fruchtgummi in die verlorenen
Formen von Keksverpackungen gegossen, die eigentlich keine gestalt-
gebende, sondern lediglich schützende Funktion haben. Indem Dörner
also das Verhältnis von Verpackung und Gegenstand umkehrt und aus
der Verpackung, der Um-Form, den primären Gegenstand, die Form,
macht, erreicht er bereits eine erste Verschiebung und irritiert unsere
Wahrnehmung: wir können die Form nicht zuordnen, weil sie nicht mehr
auf ihre ursprüngliche (Verpackungs-) Funktion verweist. Diese solcher-
maßen ihrer Bedeutung entleerten, decodierten Elemente ordnet er
achsial so an, dass sie in einem zweiten Schritt als Stadtmodelle lesbar
werden, für den man jedoch eher Plastik als Werkstoff denn Frucht-
gummi vermuten würde. Der Tisch hingegen verweist auf einen
Essenskontext und ermöglicht damit auf einer dritten Ebene die
Wiedererkennbarkeit der Elemente als Fruchtgummis – was nicht zuletzt
auch an ihrer typischen Färbung und einem leisen süßlichen Geruch
liegt. 
Dörner destabilisiert die gewohnte Ordnung der Dinge nicht einfach
nur, indem er sie verstreut oder durcheinander wirft – was die
Unordnung nur mit der Unordnung illustrieren würde – sondern er die
Ordnung mit der Ordnungdurcheinander  bringt, eine Regel mit einer
anderen durchkreuzt, eine Sprache mit einer anderen aufbricht:  |➔
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|➔ die Sprache der Materialien mit der der Formen. Dörner lässt die
Formen und Materialien auch nicht einfach aneinander vorbei sprechen,
sondern miteinander, er setzt sie in ein Spannungsverhältnis zueinander,
das auf Analogien beruht und über diese Analogien Assoziationsräume
eröffnet, die jenseits fest gefügter Bedeutungsmuster und Zuordnungen
von Formen und Materialien liegen. Diese Analogien werden weniger
durch die tatsächlichen Materialitäten ermöglicht als vielmehr durch die
Eigenschaften, wie insbesondere die Transluzenz, die Fruchtgummi, Glas,
Wasser, Seeanemonen und Bernstein miteinander verbindet. 

Neben die durchschimmernde Seeanemone beispielsweise hat Dörner
ins Aquarium ein sich an vegetabilen Formen orientierendes Glasgefäß
gelegt und befragt über diese Analogie von Form und
Materialeigenschaft die Definitionen und Begriffsbildungen - und damit
letztlich die Konstitution von Bedeutung dieser beiden grundlegend ver-
schiedenen, der Natur und der Kunst zugehörigen Gegenstände. Die
Doppelscheiben des Schrankes hat er mit Fruchtgummi ausgegossen,
das seinerseits Bernstein umschließt, der wiederum Insekten enthält.
Dieser Schrank birgt so etwas wie das künstlerische Programm Michael
Dörners: ein Setzkasten der Dinge, eine Art Wunderkammer der Kunst,
der Natur und der Kultur, die er ineinander verschränkt und damit die
bekannte Ordnung der Dinge gehörig durcheinander wirbelt. Die
Transluzenz legt buchstäblich die unterschiedlichen Ebenen einer
Archäologie der Begriffs-hierarchien offen, die sich von dem Haus als
größtem Behältnis über Aquarium und Schrank bis in die Strukturen und
Muster hinein fortsetzt, die das Haus als unentwirrbarer Teppich wie ein
Horror Vacui überziehen. Sie ermöglicht den Blick auf eine andere
Ordnung der Dinge, die zwardurchsichtig, jedoch mit unserem begrif-
flichen Instrumentarium nicht durchschaubar ist. 

Hinter der Transluzenz tritt die tatsächliche Materialität zurück, das
Licht entmaterialisiert die Materialien geradezu und wird damit zum

konstitutiven Bestandteil der Werke, die nicht mehr nur von außen
beleuchtet werden, sondern von innen erleuchtet – eine nahezu
metaphorische Umsetzung der Erleuchtung, der „Illumination“, die man
besser noch mit Ein-Leuchtung übersetzen kann. Ein-leuchtend wird die
Welt jedoch nicht nur durch die Begriffe, in die wir sie zu fassen ver-
suchen, sondern auch durch andere Weisen der Wahrnehmung.  

Die im Italienischen „illuminismo“ genannte Aufklärung als Inbegriff
geistiger Weltdurchdringung und rationalen Verstehens findet in dem
hohlen Kopf ihr Sinnbild, der umgekehrt in einem mit Fruchtgummi aus-
gegossenen Glasgefäß wie ein medizinisches Präparat gleichsam
schwimmt und dem eine andere, unmittelbar sinnliche Form der
Weltaneignung und des Be-Greifens gegenübersteht: das den
Betrachtern zum Essen angebotene Fruchtgummi. Den Kopf als Gefäß
der Gehirns, des Zentrums der Weltaneignung durch Begriffsbildung hat
Dörner entleert und die besonders in der Aufklärung geradezu kanon-
isierten Wahrnehmungs- und Verstehenskategorien in seinem Haus
gründlich durcheinander gebracht und in Frage gestellt. Er muss neu
gefüllt werden.

Veronika Schöne

Veronika Schöne, geboren 1970. 
Nach dem Studium der Kunstgeschichte, Philosophie und Romanistik in
Hamburg, Berlin und Rom 1999 Abschluss mit einer Arbeit zum
Grabmal des Hl. Dominikus in Bologna. Dissertationsstipendium der
DFG für die Arbeit „Zufall und Schöpfermythos in der Kunst nach dem
Zweiten Weltkrieg”, Aufsätze zu „Weißheit der Kunst – die Farbe Weiß
bei Cy Twombly” und zur Redensart „Hände in Unschuld” (erschienen
beide 2003). Veronika Schöne lebt und arbeitet heute als freie Autorin
und Journalistin (u.a. für die Süddeutsche Zeitung und die Neue Zürcher
Zeitung) in Hamburg. 
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MICHAEL  DÖRNER

Geboren: 1959 in Wiesloch, Baden
Pädagogische Hochschule Heidelberg, 1981 - 83
Hochschule für Bildende Künste Hamburg, 1984 - 90
Studium bei Prof. Franz Erhard Walther, Stanley Brouwn 
und Lawrence Weiner

Stipendien und Preise:

Stipendium der Studienstiftung des deutschen Volkes, 
1986 - 1990 New York Auslandstipendium der Studienstiftung,
1990/91 Hamburgstipendium 1994
Piepenbrock Nachwuchspreis '94 für Bildhauerei, Osnabrück

Ausstellungen seit 1987

Einzelausstellungen:

1990    Galerie Vera Munro, Hamburg (K)

1994    Kunsthistorisches Museum 
Osnabrück, Akzisehaus

1997   bolisch, Kunstraum Elbschloß, 
Hamburg (K)
Homatropin, Heart Gallery, 
Mannheim
„Unvermutete Sinnlichkeit, die sich 
unter der unnahbaren Oberfläche 
verbirgt“. (art 5/94)

1998 Zwischen Risiko und Einrichtung, 
Kunstverein Wismar, 
Werkstatt Galerie 20, Technische 
Hochschule Wismar (K)

1999 Brigittes und Martins, Eberhard 
Architekten, Friedrich - 
Ebertanlage 17, Heidelberg
trop c'est jamais assez, 
Galerie du Tableau, Marseille

2000   CAI, Contemporary Art Institut, 
Sapporo, Japan

2001 raffiniert, büro für kunst, Dresden 
(video)
schlüpfrig 1, Ausstellungsraum 
Taubenstrasse, Hamburg
schlüpfrig 2, Verein für Kunst und 
Kultur 88, Hamburg

2002 fördern <–> fragen <–> fressen, 
„Veranstaltung des Vereins zur 
Förderung feinstofflicher Phrasen“, 
Stadgalerie Kiel, Museumsnacht 
(mit Michael Lingner)

2003 heimlich - Installationen und 
Aktionen „Zwischen Risiko und 
Einrichtung“, art kite museum, 
Detmold
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Gruppenausstellungen (Auswahl):

1988 Neue Kunst in Hamburg, Kampnagel, Halle K3, 
Hamburg Museum Haus Lange, Krefeld (K)
Wechsel Im Konjunktiv, Galerie Vera Munro, Hamburg (K)
Gruß aus Hamburg, Eisfabrik, Hannover
Abstract Tendencies In New German Art, Karl Bornstein Gallery, Los Angeles

1993   Wa(h)re Kunst, Hamburger Börse, Hamburg (K)

1995   Stipendiaten 1994, Kampnagel K3, Hamburg (K)

1996   Clima Aleman, Museo Alejandro Otero, Caracas (K)

1997   Kunststreifzüge, Kunsthaus Hamburg (K)
Two To Two, Kunstverein Bergen, Norwegen

1998 Today - Tomorrow, Galerie de l'Ecole superieure des Beaux - 
Artes de Marseille, Marseille,(K)
Contemporania, Museo Alejandro Otero, Caracas

1999   Today Tomorrow, Kirin Plaza, Osaka Japan (K)
„Today – Tomorrow: One of the commemorative events in Osaka.” 
(Mainichi Weekly, May 1999) 

2000 Re:Duchamp, (Lubelski Galleries New York), Kulturbahnhof Bremen, 
Tel Aviv, Lodsz
City, Play, Space, Yamawa Gallery, Iwamizawa, Japan

2001 Haus und Einbruch, Stadtgalerie Kiel (K) 
Mit Vollem Munde Spricht Man Nicht, Galerie der Künstler München,
Stadtgalerie Kiel (2002) (K)
The New Love, Kunsthalle Faust, Hannover (K)

2002 Velada Santa Lucia, Santa Lucia, Maracaibo, Venezuela
bifokal, Technische Sammlungen, Dresden, Kunsthaus Hamburg 
Barlachhalle K, Hamburg (CD-ROM)
Bernard Plasse, Galerie du Tableau zu Gast im Künstlerhaus Weidenallee, 
Hamburg

2003 Herkunft unbekannt?, Galerie Frehrking Wiesehöfer, Köln

Michael Dörner
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Pietro Bonnani, Mark Jensen, Judith Reiersloh 

Fotos:

Dirk Schelpmeier

Fotos S. 3:

Andreas Goerke

Textautoren:

Veronika Schöne, Philippe van Cauteren

Vorträge im art kite museum:

Claus Friede, Ludwig Seyfarth

Gestaltung: id3d-berlin 

Hrsg. Inga Hagen (Geschäftsfüherin), art kite museum, Charles-

Lindbergh-Ring 10, 32756 Detmold, Tel. 05231-309930

www.artkite.de
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