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A PERFECT MATCH: KONEN CONTEMPORARY UND DIE PINAKOTHEK DER MODERNE. PIN. FREUNDE DER PINAKOTHEK DER MODERNE E.V. FEIERT 50 JAHRE ENGAGEMENT FÜR ZEITGENÖSSISCHE KUNST. WIR DANKEN KONEN UND ALL UNSEREN FREUNDEN FÜR DIE UNTERSTÜTZUNG.



Die Neue Sammlung – The Design Museum Munich. Foto © Rainer Viertlböck



Das Schöne für Sie: Dank der Unterstützung von Förderern wie KONEN können die vier Sammlungen in der Pinakothek der Moderne weiter wachsen. Noch bis zum Frühjahr 2016 können Sie zahlreiche Werke, die von PIN. mit Hilfe seiner Mitglieder und Förderer über die letzten 50 Jahre hinweg erworben wurden, in der Sammlungspräsentation „A Perfect Match“ erleben.
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SPACE AGE PARIS PANTIN OKTOBER – DEZEMBER 2015 ROPAC.NET



„In der Kunst scheint es nicht anders als in der Liebe zu sein: Was man an jemandem hatte, erkennt man oft erst dann, wenn es vorbei ist“



PARIS MARAIS PARIS PANTIN SALZBURG



ROBERT RAUSCHENBERG, ROADS (SHINER) (DETAIL), 1992 ACRYLIQUE SUR ALUMINIUM POLI, 48,3 x 63,5 CM (19 X 25 IN) © ROBERT RAUSCHENBERG FOUNDATION / VAGA, NEW YORK / ADAGP, PARIS PHOTO: JOHN BERENS, NEW YORK



CORY ARCANGEL RICHARD ARTSCHWAGER JULES DE BALINCOURT STEPHAN BALKENHOL PHILIPPE BRADSHAW LEE BUL HARUN FAROCKI DAN FLAVIN SYLVIE FLEURY ILYA & EMILIA KABAKOV ALEX KATZ ANSELM KIEFER ROBERT LONGO PATRICK NEU JACK PIERSON ROBERT RAUSCHENBERG JAMES ROSENQUIST TOM SACHS DAVID SALLE STURTEVANT NOT VITAL



Ich erinnere mich an ein Abendessen während der Art Basel vor drei Jahren. Ich saß zu fortgeschrittener Stunde mit einem bekannten deutschen Sammler zusammen, man redete das Übliche – welcher Künstler einen gerade beschäftigt, wer unter-, und wer eher überschätzt ist. Als ich von meiner wieder erwachten Liebe zu Günther Förg erzählte, schaute er mich ungläubig an. „Förg?“, fragte er zurück. „Wirklich?“ Nicht, dass er etwas gegen den Maler und Fotografen gehabt hätte. Im Gegenteil: Der Sammler erzählte, wie entscheidend Förg für ihn in den 80er-Jahren gewesen sei, erzählte von wichtigen frühen Werken in seinem Besitz, von denkwürdigen Begegnungen. Und sagte dann: „Merkwürdig, ich habe schon länger nicht mehr an ihn gedacht.“ Drei Jahre später, wieder auf der Art Basel, konnte er gar nicht anders, als an ihn zu denken. Wohin man schaute: Förg. Jede deutsche Galerie, die mit ihm gearbeitet hatte, zeigte mindestens eines seiner Bilder. Dazu drei New Yorker Kollegen sowie die Londoner von White Cube, die, so raunte man sich zu, mit einem von Förgs Blei-Bildern am Eröffnungsabend die Eine-Million-DollarSchallmauer durchbrochen hatten. Was war passiert? Es ist wie es ist und darum nicht zynisch, es genauso hinzuschreiben: Günther Förg war gestorben, an seinem 61. Geburtstag. In der Kunst scheint es nicht anders als in der Liebe zu sein: Was man an jemandem hatte, erkennt man oft erst dann, wenn es vorbei ist. Auch wenn der eine oder andere schon länger nicht mehr an ihn gedacht haben mochte: Förg konnte in seinen letzten, von schwerer Krankheit gezeichneten Tagen auf eine große Karriere zurückblicken, auf internationale Einzelausstellungen in wichtigen Museen, auf treue Kuratoren und Galeristen, auf dankbare Studenten und Künstlerfreunde. Doch das können APÉRO 5



andere Künstler auch. Warum also erlebt Förg das postume Comeback, das anderen verweigert wird? Sicher: Jetzt, wo er nicht mehr da ist, muss kein Sammler mehr befürchten, auf einer Vernissage einen Schuh vom Meister an den Kopf geschmissen zu bekommen. Keine französische Museumsdelegation wird mehr mit einem Hitlergruß empfangen. Keinem Galeristen wird der Angstschweiß ob des neuesten malerischen Kurswechsels kommen. Entscheidender aber ist: Jetzt, wo es abgeschlossen ist, können wir sein Werk in der Gänze betrachten, es auf seine Konsequenz und Haltung hin überprüfen, auch die Brüche besser verstehen – und sind mindestens so beeindruckt, wie es unser Sammler gewesen sein muss, als er vor über 30 Jahren das erste Mal eine Förg-Ausstellung besuchte. Auf den Seiten 30 und 31 sehen wir den jungen Förg, wie er 1984 in der Küche seiner Galeristin Bärbel Grässlin sitzt und ein Bleibild malt. Wir sehen, wie sein Blick auf dem Teller ruht, auf dem er seine Farben mischt. Und erst heute, im Rückblick, erkennen wir, dass er sein Spätwerk vor Augen hat – die Tupfen, die das Cover dieser Ausgabe zieren und die sein letztes großes, ebenso freies wie kontrolliertes Bildprogramm werden sollten. Stark starten können viele. Aber auch ohne den Applaus des großen Publikums stark weitermachen – und vor allem stark enden – ist viel schwieriger. Günther Förg ist es gelungen. Auch davon erzählt dieses Bild. CORNELIUS TITTEL
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FRANZ WEST LÖWENBRÄU AREAL



GALERIE EVA PRESENHUBER MAAG AREAL ZAHNRADSTR. 21, CH-8005 ZURICH TEL: +41 (0) 43 444 70 50 / FAX: +41 (0) 43 444 70 60 OPENING HOURS: TUE-FRI 10-6, SAT 11-5 LÖWENBRÄU AREAL LIMMATSTR. 270, CH-8005 ZURICH TEL: +41 (0) 44 515 78 50 / FAX: +41 (0) 43 444 70 60 OPENING HOURS: TUE-FRI 11-6, SAT 11-5 WWW.PRESENHUBER.COM



Links: Das Haus von MICHAEL HUE-WILLIAMS in der Oase von Siwa in Ägypten. Mitte: GÜNTHER FÖRG im Stedelijk Museum, 1995, fotografiert von BENJAMIN K ATZ. Rechts: PEPPI BOTTROP Untitled, 2014
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ESSAY Wer schreibt künftig Kunstgeschichte?



16



NEUES, ALTES, BLAUES



18



DICHTER DRAN Uljana Wolf
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DIE SCHNELLSTEN SKULPTUREN DER WELT



24



BLITZSCHLAG Beatrix Ruf
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UM DIE ECKE Fasanenstraße, Berlin
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GÜNTHER FÖRG Untitled, 2007, Acryl und Öl auf Leinwand, 180 × 150 cm



„Er war ein Aufklärer. Er hat gemalt, was als Verdunkelung oder Dunkelheit beginnt und sich dann aufklärt. In jedem Bild geht die Sonne auf. Oder der Mond“ — RUDI FUCHS über GÜNTHER FÖRG



SO MODERN, ES TUT WEH NICHTS HÄTTE IHN WENIGER ÜBERRASCHT ALS SEIN POSTUMES COMEBACK: IN MEMORIAN GÜNTHER FÖRG



s. 30



DIE LAND-ART-OASE



GRAPHITI



WIE SICH MICHAEL HUE-WILLIAMS IN DER SAHARA EINEN TRAUM VERWIRKLICHTE



ALBERT OEHLEN GAB IHM SEINEN NAMEN, DER REST GEHT AUFS EIGENE KONTO: PEPPI BOTTROP GEHT SEINEN WEG



s. 46



s. 20 INHALT 7



ENCORE 72 GRAND PRIX Die Kunstmarkt-Kolumne EIN KUNSTMAGAZIN N Nr. 4 / September 2015



75 AUKTIONEN Die Auswahl der Redaktion 76 BLAU KALENDER Unsere Termine im September 81



BILDNACHWEISE



82 DER AUGENBLICK Gabriele und Helmut Nothhelfer



— FRANÇOIS PINAULT



WERTSACHEN Was uns gefällt



s. 74



RENDEZVOUS CHEZ PINAULT VOM SCHULABBRECHER ZUM MILLIARDÄR: WIE TICKT DER GRÖSSTE ALLER GROSSKUNSTAMMLER? EIN INTERVIEW



MOLLIGE MODELS



s. 52



… UND ZWAR IMMER DIESELBEN. LIONELLO PUPPI ÜBER TIZIAN IN PRAG



s. 67



L.A. CRASH WIE MAN SICH SEIN EIGENES UNIVERSUM SCHAFFT: DIE RADIKAL EXPERIMENTELLE MALEREI DER LAURA OWENS INHALT 8



s. 58



Unten links: Sybille mit einem Buch, nach TIZIAN, 17. Jahrhundert, Öl auf Leinwand, 96 × 76 cm. Rechts unten: LAURA OWENS Untitled, 2014, Siebdrucktinte, Vinylfarbe Flashe, Öl und Gesso auf Leinen, 349 × 305 cm



„Bis ich mich zum Kauf des Mondrians entschlossen hatte, dauerte es zwei Stunden. Aber in diesem Moment wusste ich, dass ich mir eine Sammlung auf höchstem Niveau aufbauen wollte“



CONTRIBUTORS Max DAX Es ist schon eine besondere Kunstform, die unser Autor Max Dax beherrscht. Für unsere Titelgeschichte führte er sieben ausführliche Interviews mit Weggefährten von Günther Förg und montierte sie anschließend zu einer großen oral history des Künstlers. Der frühere SPEX-Chefredakteur verteilt wie ein Chorleiter die Einsätze, macht hier Tempo, lässt es dort laufen. Das Ergebnis liest sich trotz aller Logistikleistung ungemein mühelos. „Arbeitsintensiv, aber sehr befriedigend“, so Dax. Er habe Förg schon immer gemocht, „aber erst im Gespräch mit seinen Freunden ist mir wirklich klar geworden, weshalb er so wichtig war“. (Seite 30)
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Uljana WOLF Was bleibt eigentlich, wenn man nicht bleibt, befragt Uljana Wolf eine Collage der Dada-Künstlerin Hannah Höch für DICHTER DRAN. Für sie selbst ist es: „waldgeißbart und maskiger grins“. Für die Peter-Huchel-Preisträgerin, Jahrgang 1979, ist Lyrik harte Arbeit, die sie unter anderen am PrattInstitut in New York lehrt. Wenn man ihre Flockensprache wirken lässt, spürt man den tiefen Tunnel, in den sie sich gräbt, bevor sie sich traut: Worte ﬂiegen zu lassen. Dann kratzen ihre importierten Sprachbilder an ihren Erkundungen aus der Berliner Ostvergangenheit. (Seite 18)
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Schon als er den Lehrstuhl für Kunstgeschichte an der Akademie der Bildenden Künste in Nürnberg innehatte, war Christian Demand nicht hauptsächlich damit beschäftigt, sich Freunde zu machen. Voll polemischer Kraft kritisierte er die in der Kunsttheorie grassierende Simulation von Tiefsinn – und nannte Namen. 2012 tauschte er seine Professur gegen den Herausgeberposten des Merkur in Berlin. Als Nachfolger von Karl Heinz Bohrer hat er das alte Schlachtschiff der bundesrepublikanischen Geisteselite wieder auf Kurs gebracht. Für BLAU fuhr er zu einer Tagung der Fondation Louis Vuitton. Thema? „Wer schreibt heute Kunstgeschichte?“ (Seite 13)



Arne Bergmann SALES MARKE



Xenia Kunow, (V. i. S. d. P. MarkenartikelAnzeigen), [email protected] SALES KUNSTMARKT



Nele Heinevetter (V. i. S. d. P. KunstmarktAnzeigen), [email protected] HERSTELLUNG



MARTIN CREED



Olaf Hopf DIGITALE VORSTUFE



Image- und AdMediapool DRUCK



Firmengruppe APPL, appl druck GmbH



KUNSTVEREIN HEILBRONN KUNSTHALLE VOGELMANN 27. JUNI – 20. SEPTEMBER 2015



BLAU erscheint als Beilage der WELT am letzten Samstag im Monat und danach im ausgewählten Zeitschriftenhandel. Es gilt die Anzeigenpreisliste Nr. 1 vom 01.01.2015. Copyright 2015, Axel Springer Mediahouse GmbH.
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ESSAY



DAS WAHRE UND DAS VERMEINTLICHE



Max Beckmann, Bildnis eines jungen Mädchens. (Vor) 1939. Öl und farbige Kreiden auf Leinwand. 92 × 73,5 cm. Göpel 529. Schätzpreis EUR 1.000.000–1.500.000. © Bild-Kunst Bonn 2015



25.–28. November 2015



Wir freuen uns auf Ihre Einlieferungen! +49 30 885915 0



JOACHIM HEINRICH WILHELM WAGENER (1782 – 1861) Bankier und Kunstsammler, Stifter des Grundbestandes der Nationalgalerie Berlin



Wer schreibt in Zukunft Kunstgeschichte? Von Christian Demand



Fasanenstraße 25, 10719 Berlin grisebach.com
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ie zeitgenössische Kunstwelt ist auf einfache Weise kompliziert. Nahezu alles, was darin Bedeutung hat, gibt es doppelt, einmal in einer wahren, guten, authentischen Version, einmal in einer vermeintlichen, trügerischen, unwahrhaftigen: Es gibt wahre Künstler und vermeintliche Künstler, wahre Kenner und vermeintliche Kenner, wahre Liebhaber und vermeintliche Liebhaber. Die wichtigste Verdoppelung aber betrifft die Kunst selbst. Wahre Kunst, weiß jedes Kind, ist einzigartig, von zeitlosem, unschätzbarem Wert. Für vermeintliche Kunst gilt das natürlich nicht, sie tut bloß so, als sei sie wahre Kunst. Sie macht das fatalerweise ausgesprochen geschickt. Sie ist der wahren äußerlich mitunter zum Verwechseln ähnlich. Sie taucht auf denselben Biennalen, Messen und Auktionen auf. Sie schleicht sich in bedeutende Sammlungen ein. Und seit immer mehr Oligarchen und andere Yachtbesitzer ihre Liebe zur Kunst entdeckt haben, kann man sie nicht einmal mehr am Preis erkennen. Kein Wunder, dass selbst wahre Kenner und wahre Liebhaber da ab und zu den Überblick verlieren. Kompetente Orientierungshilfe versprach vor wenigen Wochen eine internationale Tagung in Paris. Anderthalb Tage lang diskutierten namhafte Akteure aus Museumswelt und Kunsthandel im voll besetzten Auditorium der Fondation Louis Vuitton über die Lage des Betriebs und die Zukunft der Museen: „Qui fait désormais l’histoire de l’art?“, lautete die zentrale Frage, „Wer schreibt künftig Kunstgeschichte?“ „Die Künstler selbst“, lautete die Antwort, die am häuﬁgsten zu hören war, um sie drehe sich doch schließlich der ganze Betrieb. Das brachte verlässlich Beifall ein, doch schon ein Blick auf den Veranstaltungsort machte klar, dass es wohl kaum ernst gemeint sein konnte. Die Fondation Louis Vuitton, ein riesiges Kunstmuseum im noblen westlichen Grüngürtel von Paris, tritt mit Anspruch und Gestus einer öffentlichen Institution auf, ist aber eine private Kunst- und Kulturstiftung. Entworfen und mit einer extravagant zerklüfteten gläsernen Hülle effektvoll vor einen künstlichen Wasserfall platziert, hat das über 100 Millionen Euro teure Gebäude der amerikanische Stararchitekt APÉRO 13



Frank Gehry. Finanziert hat es Bernard Arnault, der milliardenschwere, in seiner Heimat medial dauer-präsente Leiter des französischen Luxuskonzerns LVMH. Arnault ist nicht nur ein höchst erfolgreicher Unternehmer, sondern auch ein passionierter Sammler von Gegenwartskunst. Nun ist es nichts Neues, dass ein reicher Kunstliebhaber sich sein eigenes Museum gönnt. Wenn dabei allerdings derart viel Geld und Ehrgeiz im Spiel sind, stößt das nicht überall im Betrieb nur auf Begeisterung. Schließlich stellen Investitionen dieser Größenordnung zwangsläuﬁg etablierte Hierarchien auf den Kopf. Dass sich die Fondation in den nur acht Monaten seit Eröffnung auf Anhieb als Publikumsmagnet etablieren konnte, sehen vor allem die öffentlichen Museen mit gemischten Gefühlen. Von dem Budget, das den privaten Sammlungen zur Verfügung steht, können sie nämlich nur träumen. Privatsammler wie Arnault können überdies weitaus unabhängiger agieren. Sie können nicht nur jederzeit selbst entscheiden, welche Sammlungsschwerpunkte sie setzen wollen, ohne sich dafür vor irgendwelchen Gremien verantworten zu müssen. Im Gegensatz zu öffentlichen Häusern, die in der Regel jedes einmal erworbene Objekt für alle Zeiten aufbewahren müssen und deshalb unter gigantischen Depot- und Instandhaltungskosten leiden, können sie die eigenen Bestände nach Belieben auch wieder veräußern. Und da sie nicht an starre Besoldungsregelungen gebunden sind, sind sie ihren öffentlichen Mitbewerbern auch in dieser Hinsicht einen Schritt voraus. Suzanne Pagé etwa, seit 2006 künstlerische Leiterin der Fondation, arbeitete zuvor als Direktorin des von der Stadt Paris getragenen Musée d’Art Moderne. Das Einzige, was man sich in diesem Metier auch für viel Geld nicht einfach schnell mal kaufen kann, ist Prestige. So war es aus Arnaults Sicht höchst erfreulich, dass im Auditorium seines Schatzhauses ein Who is who der internationalen Museumsszene zusammengekommen war, darunter Leiter und Programmdirektoren der Tate Modern, des Guggenheim und des Whitney Museum und natürlich auch die Platzhirsche vom Centre Pompidou. Vor einer monumentalen Farbtafel von Ellsworth
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beruﬂich akademisch tätigen Kunsthistorikerin bestritten wurde, ist ein deutliches Indiz dafür, dass sich hier etwas nachhaltig verändert hat. Und das nicht ohne Grund. Durch ihre schiere Menge überfordert die zeitgenössische Kunst die Wissenschaft schließlich nicht weniger als die Museen. Zwar ist kunsthistorische Expertise dort weiterhin auf allen Ebenen präsent, die meisten inhaltlich Verantwortlichen haben



Kunst ist kein Mangelartikel. Was in den Depots der Museen schlummert, ist mehr, als diese je ausstellen können das Fach ohnehin studiert. Und selbstverständlich wird die Geschichte nach wie vor in jedem Ausstellungskatalog und auf jeder Schautafel als höchste Legitimationsinstanz angerufen: Wer im Namen der Allgemeinheit Kunst sammelt, besteht in der Regel eisern darauf, sich bei allen Programmentscheidungen streng an deren historischer Ordnung zu orientieren. Das bietet sich schon deshalb an, weil es suggeriert, die eigene Sammlungspolitik ruhe auf einem soliden wissenschaftlichen Fundament. Tatsächlich ist das ein frommes Märchen. Wissenschaftlich klären kann man Sachfragen – etwa ob ein Gemälde wirklich ein Original aus dem 16. Jahrhundert oder doch nur eine Kopie aus dem 18. ist, welche allegorische Bedeutung das Bildmotiv einst hatte oder wie das Werk in eine bestimmte Sammlung gelangte. Ob aber spätere Generationen eine bestimmte Arbeit künstlerisch schätzen werden oder nicht, sprich, ob es sich lohnt, sie in ihrem Namen zu erwerben und aufwendig zu verwahren, ist eine Wertfrage und Wertfragen lassen sich nun einmal wissenschaftlich nicht entscheiden. Bei dem Versuch, das Wahre vom Vermeintlichen zu scheiden, ist kunsthistorische Expertise also vor allem von symbolischem Wert: Man beruft sich auf sie, weil alle anderen das ebenfalls tun. Es sollte zu denken geben, dass ein ganz sicher nicht vordringlich wissenschaftlich APÉRO 14



interessiertes Unternehmen wie die Galerie von Larry Gagosian jährlich um die 50 kunsthistorisch gediegen gemachte Künstlermonograﬁen herausgibt, um damit die Fachbibliotheken zu überﬂuten. Markt und Meinung folgen derweil ihren eigenen Gesetzen – ab einem bestimmten Grad von Prominenz kommt man an einem bestimmten Namen nun einmal nicht vorbei. Arnaults Kritiker spotten gern, er kaufe einfach alles, was fotogen, bekannt, teuer und gerade zu haben sei. Und in der Tat ist das Ergebnis seiner euphorischen Liebe zur Kunst vor allem ein Parcours bekannter Größen von Picasso, Henry Moore und Andy Warhol bis zu Gilbert & George, Andreas Gursky und Ólafur Elíasson. Doch das ändert nichts an der Tatsache, dass jedes öffentliche Museum seine Sammlung jederzeit mit Kusshand übernehmen würde. ber was folgt daraus? Dass der Öffentlichkeit interessante Kunst verloren gehen könnte, ist angesichts der Umtriebigkeit der zahllosen mit deren Präsentation und Verwahrung beschäftigten Institutionen eher unwahrscheinlich. Selbst wenn die Sammler dieser Welt den öffentlichen Häusern wirklich dauerhaft das Leben schwer machen sollten, indem sie ihnen regelmäßig die momentan gefragtesten Lose vor der Nase wegkaufen, muss das kein Drama sein. Kunst ist kein Mangelartikel. Allein was weltweit in den Depots der öffentlichen Sammlungen schlummert, ist mehr, als diese je ausstellen können. Wenn privates Geld sie dazu zwingt, sich mehr mit den eigenen Beständen auseinanderzusetzen anstatt auf die Namen der Stunde zu setzen, ist das womöglich sogar produktiver, als deren Kurs mit öffentlichen Mitteln weiter hochzutreiben. Der Schauplatz, auf dem darüber entschieden wird, was künftig kunsthistorisch als relevant gelten wird, ist ohnehin ein anderer. In China wurden allein zwischen 2011 und 2013 fast 400 neue Museen gebaut. Das sind mehr als im museumsseligen Europa während des gesamten 19. Jahrhunderts. In den meisten davon wird Kunst gezeigt. Bis 2020 dürfte die Zahl deutlich über 2000 liegen. Die Frage, wer in der Kunstgeschichte künftig das Sagen hat, dürfte sich spätestens dann weitgehend erledigt haben.
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Photography by Warren & Nick



Kelly saßen sie dekorativ aufgereiht neben Verantwortlichen privater Sammlungen, von Galerien und Auktionshäusern. Der naheliegendste Gesprächspartner, nämlich der Gastgeber selbst, hatte diskreterweise keinen eigenen Vertreter ins Rennen geschickt. ie Repräsentanten der amerikanischen Museen gaben sich professionell entspannt und setzten auf freundliche Eigenwerbung. Das ist kein Wunder, schließlich hält sich in den USA der Staat bei der Kulturförderung traditionell zurück. Fast die gesamte Museumslandschaft verdankt sich den mäzenatischen Ambitionen der Reichen und Superreichen. Man ist das ständige Werben um deren Gunst also seit Langem gewohnt. Manche der Europäer waren hingegen offenbar doch ein wenig angefressen und nutzten die Gelegenheit, der neuen Konkurrenz einmal die Meinung zu geigen und das bisweilen erstaunlich unverblümt. Vom Sammeln als Fetisch war da die Rede, von Kurzatmigkeit und Anmaßung. Besonders unnachgiebig zeigte sich Chris Dercon, Chef der Tate Modern, der den Großsammlern dieser Welt vorwarf, ihre hastig zusammengekauften Sammlungen seien nicht nur geschichtslos, sie hätten auch keine gesicherte Zukunft. Das ist ohne Frage wahr. Wahr ist aber auch, dass die meisten öffentlichen Museen ursprünglich aus privaten Sammlungen hervorgegangen sind, die unter sehr ähnlichen Bedingungen entstanden waren. Und wahr ist ebenso, dass die meisten öffentlichen Museen ursprünglich gegründet wurden, weil die Werke, die sie bewahren sollten – das waren zunächst vor allem antike Skulpturen und Renaissancegemälde –, als überaus rares Gut gelten konnten. Die Kunstproduktion der Gegenwart hingegen ist von einer solch unübersehbaren Fülle, dass der Versuch, museal mit ihr Schritt zu halten, auf lange Sicht ohnehin alle Ressourcen sprengen wird, egal ob privat oder öffentlich. Wer also schreibt künftig Kunstgeschichte? Bis vor wenigen Jahrzehnten hätte man angesichts dieser Frage ohne Zögern auf das akademische Fach Kunstgeschichte und seine kanonbildende Kraft verwiesen. Dass von insgesamt 19 Referaten der Tagung nur ein einziges von einer haupt-



PERRIER-JOUËT, THE ALLURING CHAMPAGNE Since its foundation in 1811, the champagne house Perrier-Jouët has crafted elegant, floral wines of rare finesse with a Chardonnay hallmark. The elegance of the cuvees echoes that of the Art Nouveau anemones adorning the Belle Epoque bottle and offers moments of pure delight and beauty. www.perrier-jouet.com



PLEASE DRINK RESPONSIBLY



Fälscherfreude



APÉRO



NEUES, ALTES, BLAUES



E
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r hat es wieder getan. Ólafur Elíasson, dänischer Großkünstler und Yoga-Fan, ermahnte uns bereits mit künstlichen Wasserfällen, Solarlampen für afrikanische Kinder und zuletzt einem großen Haufen isländischer Erde im Louisiana Museum zu mehr Achtsamkeit im Alltag. Nun hat er in Kopenhagen eine Entschleunigungsbrücke eingeweiht. Die Cirkelbroen (Kreisbrücke) spannt sich über den Christianshavns Kanal im Stadtzentrum, sodass man nun einen kompletten Hafenrundgang ÓLAFUR ELÍASSON machen kann. Cirkelbroen, im Hafen von Kopenhagen Sie besteht aus fünf runden, leicht



versetzten Plattformen, jede mit einem Mast versehen – der höchste ragt 25 Meter in den Himmel. Von Ferne erinnert die Brücke an ein stolzes Segelboot, beim Begehen schwankt sie leicht. Damit Schiffe passieren können, lässt sie sich zur Seite schwingen. Nachts ist sie beleuchtet. Die knapp 11 Millionen Euro für den Bau kommen vom Nordeafonden, einer Stiftung zur Förderung des guten Lebens in Dänemark. Den rund 5.000 Fußgängern gängern und Radfahrern, die die Brücke seitt letzter Woche täglich benutzen, geht es daher aher nun jeden Tag ein bisschen besser. „Der Entwurf der Brücke reduziert rt das Tempo und verändert den Fokus us der Menschen“, erklärt Elíasson. „Unterwegs zu zögern heißt, sich auf körperliches Denken einzulassen. Ich betrachte diese Selbstbeobachtung ung als essenziellen Teil einer pulsierenden den Stadt.“ Ein Zen-Meister hätte es nicht icht besser ausdrücken können. GB APÉRO 16



nächtliche Skyline vor sich und an eines dieser volksliedhaften Bilder vom Witebsker Schtetl denkt, dann weiß man doch, was man für die 12.000 Euro Monatsmiete bekommen hat. Zumal das freundliche Immobilien-Angebot auf die „herausichts erinnert mehr an das Emigranten- ragende Geschichte“ verweist, die „als Auftakt jeder mondänen Konversation“ schicksal. Eigener Fahrstuhl, Homegenutzt werden könne. MÜ trainer, Gasgrill auf dem Balkon. 1941 zog hier Marc Chagall ein, auf der Flucht vor den Nazis und ihrer Jagd auf die „entartete“ Kunst. Der Maler war damals längst berühmt, ein Star wie Picasso. Also kam die Familie nicht mittellos nach New York. Man wohnte, wie es sich für einen erfolgreichen Künstler gehört, Upper Eastside, in einer eleganten Villa zwischen Madison und Park Avenue, nicht weit vom Central Park entfernt. Ein paar zufriedene Jahre nur. Dann nach dem Krieg suchte man sein Glück wieder in Paris und das New Yorker Anwesen ﬁel in die Hände der Investoren, die inzwischen fünf Luxus-Apartments aus dem Künstlerhaus gewonnen haben. Das 125 Quadratmeter große Penthouse kann man mieten. Seinen Chagall allerdings muss man mitbringen. Aber sonst ist alles vorhanden. Und wenn man auf dem Balkon sitzt, die CHAGALL-VILLA in New York



N LEBEN MIT EINEM FALSCHEN VAN GOGH, Hollywood-Produzent William Goetz und seine Frau Edith in Beverly Hills



BRÜCKE INS GLÜCK



WOHNEN BEI CHAGALL



s gibt Leute, die sagen, 40 Prozent aller Bilder seien gefälscht. Das ist sehr wahrscheinlich sehr hochgegriﬀen. Vor einigen Tagen aber habe ich einen bekannten Kunsthändler getroﬀen, der völlig entnervt von einem wichtigen Sammler erzählte, der seine ganze Wohnung mit Fälschungen vollgehängt hat – aber davon gar nichts hören wolle. Er selbst habe aufgehört, die Wahrheit zu sagen: Das bringe nur Ärger. Auch die Museen seien taub auf dem Ohr. Bekannt für eine Fülle an Fälschungen ist auch das milliardenschwere Getty Museum, das Fehler ungern eingesteht. 1985 machte das Haus Schlagzeilen mit einem Kouros, einer hellenistischen Männerﬁgur, die für ungefähr 10 Millionen Dollar angekauft wurde. Alles war alarmierend an der Skulptur: die Provenienz, das Aber man schaute weg. Aussehen. Abe amerikanische Kunsthistoriker Der ameri und Schriftsteller Noah Charney Schr versammelt versamm in seinem neuen Buch Original Meisterfälscher fälsch alles, was sich jemals zugetragen hat: Jede Zeit hat ihre Fälscher. Fälsch Auch wenn wir in Deutschland Beltracchi Deu als exklusive Sensation exk gefeiert haben. SWKA SUCH DIE FEHLER: S Kouros-Figuren, Original Ko (links) und Fälschung, ( 560 und 530 v. Chr.



MÄNNERFREUNDSCHAFTEN
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aum mehr als 40 Bilder sind geblieben. der Sammlung des Berliner Anwalts Eugen Schönebeck, der einst mit Georg Hanspeter Rabe, der mit elf Werken lange Baselitz ein ﬁebriges „pandämonisches das wichtigste Schönebeck-Konvolut besaß. Manifest“ verfasst hat, hat sein Werk Torso Heute hängen die meisten seiner Bilder in sein lassen, hat viele Arbeiten zerstört Museen. Konsequent und stur wie der und 1967 die Malerei Maler hat auch Rabe nie ganz aufgegeben. Nun einen anderen Künstler bekommt das Frankfurter gesammelt. „Als ich Städel eines der raren 1973 erstmals Bilder Bilder geschenkt. Der von Schönebeck sah und Köder (1963) stammt aus ihn kennenlernte, der expressiven Phase, hat mich nichts anderes in der der Künstler sein mehr interessiert. Kriegstrauma verarbeitet Die Bilder hingen in hat. Das Bild, so Städelmeiner Kanzlei, weil Kurator Martin Engler, meine Frau sie nicht zeige „den Menschen mochte. Aber ich an der Schwundstufe freute mich jeden Tag zur Humanität“. Die auf sie. Ich brauchte EUGEN SCHÖNEBECK Schenkung stammt aus nichts anderes.“ GB Der Köder, 1963 APÉRO 17



DICHTER DRAN



was bleibt, waldgeißbart, was federt in heiligensee,



O-TON



DIE SCHNELLSTEN SKULPTUREN DER WELT



was man gräbt in die erde, was man lange verklebt.



CLAW STORAGE FÜR HÖCHERE TÖCHTER Uljana WOLF



VASARELY TRIFFT WURM



kleber, kann das wort ins gedicht? schwantuft, bist du es, dein maskiger grins? mist, kleber kann nicht, der freund muss raus. auch leim, auf den gegangen, schnittstelle, kollagen, söckchen, flöckchen, gewölk. merke billet statt ballett, speicher uns in dieser klaue. was bleibt, weiße lichtnelken, fußüber gehängt, wenn man bleibt, wenn man nicht bleibt, was man langhin vergräbt, in lüften auch, die fernere hanna sagt: in the back of my mind. diptam, diptam, « le jardin vous



Was für Energien werden frei, wenn die Sprachkunst auf die Bildkunst trifft? Für BLAU hören Lyriker auf den Klang der Kunst. Uljana Wolf, Jahrgang 1979, entdeckt söckchen, flöckchen und gewölk.



ressemblera ».



Inspiriert von



Hannah Höch



HANNAH HÖCH, Nur nicht mit beiden Beinen auf der Erde stehen, 1940, Collage, 32 × 21 cm
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Kasper KÖNIG zeigt im Museum Folkwang die dunkle Seite der Moderne



40 Jahre schon will ich diese Schau! Endlich. Das gab es so noch nie. Der Kurator Falk Wolf und ich zeigen Werke „epochaler Autodidakten“ und etablierter Künstler von Daumier bis Hanne Darboven auf Augenhöhe im Museum Folkwang (ab 2. Oktober). Es ist der beste Ort für die Schau: Als weltweit erstes Museum für Gegenwartskunst sammelte es nicht nur Paul Gauguin oder van Gogh, sondern auch außereuropäische Kunst und Artefakte. Für Der Schatten der Avantgarde haben wir 13 Künstler ausgewählt, die wir für hochaktuell halten. Absurd: Séraphine Louis – eine Zugehfrau, die mit Haushaltslacken riesige, bedrohliche Blumenstillleben malte – war sogar auf der Documenta 1 dabei! In den Siebzigern feierte man einige dieser Künstler als „Sonntagsmaler“ in großen Wanderausstellungen. Dann verschwanden sie in eigens für sie eingerichteten Museen. Allein Henri Rousseau nimmt eine Sonderrolle ein: Er war Autodidakt – und der große Magier der Moderne. Seine Werke bilden das Kraftzentrum der Schau, umgeben von 12 Kleinretrospektiven. So betreten wir Neuland, das selbst manchen Insider aus den Socken hauen wird.



Roch der Vorgänger, der Fiat 128, noch nach cher Provinz, rief die Extravaganz Extravag italienischer des Ritmo nach Disco und Party



DIESER FIAT HATTE RITMO



T



euer kann jeder. Autos sammeln mit unbegrenztem Budget ist fein, aber selten herausfordernd. Der Getriebene verschuldet sich, versetzt Aktien, Uhr und Kunst, trennt sich von allem Tand, um seine Garage sinnlos vollzustellen. Wie wäre es mit einer trivialen Rarität? Dem Fiat Ritmo? Und zwar die erste Baureihe, von 1978 bis 1982 produziert, mit einem unverwechselbaren Gesicht, irgendwo zwischen 70er-Jahre-Popmoderne und dem blondierten Stil norditalienischer Tankstellen. Der italienische Rhythmus hatte sich als Golf-Konkurrent mutig von aller automobilen Konvention befreit. Er hatte keinen Kühler, sondern unten Plastik, oben Blech. Der Fiat war ein Versuch, sich dem urbanen Zeitgeist wieder anzunähern, den die Turiner ein wenig aus dem Blick verloren hatten. Roch der Vorgänger, der Fiat 128,



nach italienischer Provinz, rief die stilistische Extravaganz des Ritmo bis hin zu den überdesignten Felgen und den tankdeckelförmigen Türgriffen nach Disco und Party. Wer den Ritmo in knalligem Rot oder strahlendem Hellblau bestellte, war im urbanen Alltag passend angezogen und musste nur hoffen, dass das sparsame Familienauto nicht vor den Augen der Nachbarn wegrostete. Designt hat den Wagen übrigens ein Großmeister: Sergio Sartorelli, der für Ghia grandiose Blechskulpturen komponiert hat: den OSI-Ford 20 M Coupé, den Fiat 2300 S Coupé, den Karmann Ghia und den Alfa Romeo Giulietta Sprint. Leider war die Verarbeitungsqualität mies. Fiat musste reagieren und besserte beim Remix im Herbst 1982 nach, dabei ging aber der exzentrische Charme und die ästhetische Besonderung verloren. Der Fiat



APÉRO 19



erhielt einen klassischen Kühlergrill und die obligatorischen Doppelscheinwerfer. Erst die Vulgarität der zweiten Baureihe verdeutlichte, wie speziell der Ur-Ritmo war. Auch das Heck, das wie eine Spielkonsole wirkte, war nun mit großen Lichtern geschändet. Was vorher aussah, als hätten es sich Vasarely und Erwin Wurm gemeinsam ausgedacht, erschien nun in der Aura einer Ikea-Lampe. Wer heute einen gut erhaltenen Ritmo sucht, bekommt ihn selten, aber immer noch unter 5.000 Euro. Der Fahrspaß hält sich in engen Grenzen. Mehr als Cruisen ist nicht drin. Aber der Blick auf das Interieur, die Armaturen und die mondänen Stoffbezüge der Sitze haben eine eindeutige Botschaft. Dies ist ein Design-Kleinod. Hätte ich mein Herz nicht an deutsche und italienische Sportwagen verloren und wäre etwas oberﬂächlicher, ich wäre ein Ritmo-Kandidat. ULF POSCHARDT



PORTRÄT



VOM ALLGEMEINEN DAS SPEZIELLE



Auf Tuchfühlung: PEPPI BOTTROP tackert seine Bildträger direkt an die Wand, bevor er ihnen mit Graphitstiften zu Leibe rückt. Hier ein Blick in sein temporäres Kölner Atelier



Der Name gut, die Bilder besser: eine Begegnung mit PEPPI BOTTROP, der den Konstruktivismus gerade erfreulich manisch neu erfindet



I



n der linken Hand qualmt eine Zigarette, mit der rechten klopft sich Peppi Bottrop den Rigipsstaub vom Ärmel. Seit Tagen ist er damit beschäftigt, mit dem Vorschlaghammer die Trockenbauwände und abgehängten Decken in seinem Atelier zu zertrümmern. Es muss mehr Platz her, sagt er, mehr Licht, mehr Luft zum Atmen. Also müssen wir woanders miteinander reden. Den Bauarbeiten zum Trotz trägt Bottrop Punkrockuniform: graue Hose, dunkle Jeansjacke und Doc-Martens-Stiefel, die wohl irgendwann auch mal schwarz waren. Die kinnlangen Haare schiebt er hin und wieder hinter die Ohren. Die Sonnenbrille wird auch in der Dämmerung nur zum Gespräch abgenommen. APÉRO 20



Seit er vor anderthalb Jahren beim Düsseldorfer Akademieprofessor Andreas Schulze Meisterschüler wurde, ist Peppi Bottrop schnell viel Aufmerksamkeit zuteil geworden. Anders als viele seiner Kollegen hat er sich früh entschlossen, das Ganze nur mitzumachen, wenn es sich gut anfühlte. Viele Ausstellungsangebote hat er ausgeschlagen, was man sich als junger Künstler auch erst trauen muss. Inzwischen redet er wie einer, der es gewöhnungsbedürftig und ein bisschen lustig ﬁndet, dass immer mehr Leute genau hören wollen, was er zu sagen hat. Er schlägt vor, in eine nahe gelegene Kneipe im Düsseldorfer Arbeiterviertel Derendorf zu gehen. Die Terrasse, auf der wir unser Bier trinken, reicht eng an stark befahrene Bahnschienen heran. Als der erste Regionalexpress die Wände wackeln lässt, erschrecken sich die meisten Gäste. Nur Bottrop hat darauf gewartet. Grinsend zeigt er auf das laufende Diktiergerät: „Deswegen wollte ich ja hierhin. Die richtig wichtigen Sachen erzähl ich dir nur, wenn grad so ein lauter Zug vorbeikommt.“ In solchen Momenten merkt man, dass Bottrop eine ganz eigene Art hat, Städte zu lesen. Er scheint sich auf der Straße so zu Hause zu fühlen wie andere Maler nur in ihren Ateliers. Wer mit ihm um den Block läuft, kann ihn beobachten bei der Suche nach den versteckten Kollisionen und unverhofften Schönheiten seiner gebauten Umwelt. Und wer sich einlässt auf seine Kunst, der erkennt in ihr nicht nur konzentrierte, energiegeladene Malerei, sondern auch das Ergebnis dieser Suche. Viele von Bottrops besten Arbeiten entstehen an den Orten, an denen sie



auch ausgestellt werden. Wenige Wochen nach dem ersten Treffen in Düsseldorf bietet sich die Gelegenheit, eine solche Entstehung zu beobachten. Die Galeristin Jennifer Chert hat Bottrops Arbeiten auf einer Messe gesehen und ihn sofort zu einer Gruppenausstellung nach Berlin eingeladen. Die Berliner Luft ist an diesem Wochenende so drückend heiß, wie sie es nur in windstillen Großstädten werden kann. Als ich ankomme, sitzt Bottrop mit Fischerhut und Sonnenbrille auf dem



Galerieboden und hat gerade ein frisches Bier aufgemacht. Die Arbeit sei schon in vollem Gange, sagt er. Die meisten anderen Künstler haben passend zum Ausstellungstitel Ceramics & Graphite kleine Töpfereien und ﬁligrane Zeichnungen beigesteuert. Bottrops Beitrag hat schon jetzt eine komplette Galeriewand in Besitz genommen. Egal wo man im Raum steht, im Augenwinkel ist sie immer zu sehen. Auf dem Boden liegen in einer kleinen Pappschachtel seine Werkzeuge: Tacker, Fixierspray und vor allem: Graphitstifte – manche spröde und dünn wie Bleistiftminen, andere speckig und so dick wie ein großer Zeh. Über die ganze Leinwand erstreckt sich ein lockeres Geﬂecht schwarzer Linien. Wo andere anständig grundieren und akkurat aufspannen, da hat Bottrop seinen Bildträger mit dem Industrietacker in Tuchfühlung zum Ausstellungsort gebracht. An manchen Stellen liegt das Tuch so eng auf der Wand, dass deren Struktur beim Pigmentauftrag „Rumsitzen gehört dazu“: PEPPI BOTTROP in einer kurzen Arbeitspause. Oben: Installationsansicht Sunday Art Fair, London, 2014. Rechts: ROI-OFT, 2015, Graphit auf Leinwand, 200 × 170 cm



sichtbar wird. Die obere Bildkante ist glatt, doch rechts und unten bricht der Stoff aus der architektonischen Fassung und ragt in den Ausstellungsraum. In der Bildmitte tanzen die Linien, manche alleine, andere in Formation. Fast zittrige Markierungen verweben sich mit graphitsatt glänzenden Balken. An manchen Stellen meint man, ein Dreieck oder einen Kreis zu erkennen, doch nach zwei geraden Schenkeln oder einem halben Kreisradius verfranst sich der Rest der Form im Liniengestrüpp. Hier und da bilden sich Knäuel, die man entwirren will. Doch was an Graphit einmal in der rohen Leinwand steckt, kriegt man nicht mehr aus ihr raus. Es kann verwischen und in Beziehungen treten mit neuen Linien, aber ein Zurück gibt es nicht in Peppi Bottrops Bildern. Wann das Ganze fertig ist, weiß nur der Künstler. Dann wird alles mit Sprühﬁrnis ﬁxiert, so gut es geht. Nur im Auge des Betrachters hören die Formen nicht auf zu tanzen. an kommt hier leicht in Versuchung, die kunsthistorische Referenzkiste auszupacken. Bottrops schnelle Striche liegen irgendwo zwischen den Macho-Pinseleien von Franz Kline und den hektischen Linien Jutta Koethers. Wie sehr interessiert er sich selber für die immense Geschichte seines Mediums? Er sagt: „Mit dem Kopf sehr, mit der Hand gar nicht.“ Man müsse sich natürlich der Geschichte bewusst sein, aber „als Maler ist es auch wichtig, nicht zu



M



allem Drum und Dran. Das sehr zum Experten zu werden“. ist genauso wichtig.“ Mit anderen Worten: Bottrop Wer im Ruhrgebiet spricht spielend die internationale aufwächst, der ist sensibilisiert Sprache der Abstraktion. für Momente, in denen sich Doch wie jeder, der eine Sprache die Bewohner einer Stadt über ausreichend gut beherrscht, hat die Regeln des Bauamts, des auch er irgendwann aufgehört, Architekten oder einfach des sich über ihre Regeln Gedanken guten Geschmacks hinwegsetzu machen. Dem ganz eigenen zen. Wer dort herkommt, Tonfall, den er ihr dabei verleiht, der kennt die Blumengardinen kann man einiges über seine und Gartenlauben, die die eigene Gefühlswelt und einiges Leute brauchen, um sich in über seine Herkunft entnehmen. den kalt-rationalen ArbeiterEigentlich heißt Peppi häusern wohlzufühlen. Und Bottrop natürlich anders. Doch was der Kleingärtner mit den Peppi hieß er schon, als er aus akkuraten Linien industrieller dem Ruhrpott an die Akademie Erholungsarchitektur macht – nach Düsseldorf kam. Und als sie biegen, verstärken und er irgendwann dem damals noch auseinandernehmen, bis die unterrichtenden Maler Albert leblose Form ins Leben passt, Oehlen vorgestellt wurde, fand das unternimmt Bottrop mit der den Satz „Das hier ist Peppi seinem künstlerischen aus Bottrop“ so lustig und klangGrundwerkzeug. Der kalten voll, dass der Name ab sofort Gleichförmigkeit der geonicht mehr loszuwerden war. Trotziger Ungehorsam gegen die reine Form: STUDIOINSTALLATION, 2014 metrischen Formen setzt er In der grauen Stadt, deren trotzigen Ungehorsam Namen er nun trägt, ist Peppi entgegen. Ein Viereck ist hier nur so lange Bottrop groß geworden, inklusive Straßenselbstverständlich und quasi gottgegeben geometrisch, bis Bottrop fußball und Mopedclub. Seiner Aussprache fand, da kommen Peppis Linien direkt aus sich entscheidet, eine Seite 20 Mal locker ist es auch nach Jahren im Rheinland immer dem urbanen Leben. Wo Albers seine nachzuziehen. „Es geht darum, etwas so noch anzumerken: „Dat wird man nich los.“ immer gleichen Quadrate in allen Farben Selbstverständliches wie ein Viereck anders Hier hat sie angefangen, seine Liebe für die abspulen konnte, da steht vor jedem zu benutzen, als es sich gehört.“ Brechungen und Konﬂikte urbaner LandBottrop-Bild ein ausgedehnter, angenehm Der Kunsthistoriker Yve-Alain Bois schaften. Denn die Stadt Bottrop ist nicht ineffizienter Prozess der Stadterkundung hat einmal festgestellt, dass die Malerei nur ein Beispiel für den urbanen Niedergang und Informationssammlung. gerade durch ihren Status als selbstverständdes Ruhrgebiets. Sie ist auch der Geburtsort ls ich ihn in Berlin treffe, hat er lichste, durchdiskutierteste aller Kunstdes berühmten Künstlers Josef Albers und bereits Stunden damit verbracht, gattungen gut als Modell für menschliches damit immer wieder Pilgerort für Bauhausden Landwehrkanal abzulaufen, Verhalten im Allgemeinen funktionieren jünger aus aller Welt. Für Peppi Bottrop ist und weiß selbst noch nicht genau, wie sich kann. Ein aggressiv und zerstörerisch dieser Bruch nirgends so verkörpert wie in diese Erkundungsgänge im Bild wiedergemaltes Bild etwa könne dem Betrachter dem Albers gewidmeten Museum Quadrat: ﬁnden. Die beiden Rechtecke in der Mitte, dabei helfen, über menschliche Zerstö„Für mich war dieses Museum schon früh so murmelt er, hätten sicher etwas mit diesem rungssucht an sich nachzudenken. Auch etwas wie ein Zuﬂuchtsort. Ein besonders seltsamen Krankenhaus-Gebäude zu tun, die großen, eigenwilligen Bilder von schöner Ort in einer manchmal besonders das so verloren an einem Ufer des Kanals Peppi Bottrop kann man auf diese Weise hässlichen Stadt.“ stehe. Warum passt es so schlecht in seine Wer will, der kann in Bottrops Werken Umgebung? „Es geht dann auch gar nicht verstehen. Was sie modellhaft vorleben, ist Individualismus ohne Eitelkeit, ein heute beide Einﬂüsse entdecken – Albers’ darum, allzu viele Details zu erfahren oder reine Formen genauso wie den Kohlestaub zum Städtebauexperten zu werden“, sagt er, lächelnder Aufstand gegen die Diktatur des one size ﬁts all. Was hier nicht passt, und die Industriearchitektur der Zeche „sondern um das Gefühl, das eine gebaute Prosper. Wie Albers arbeitet auch Peppi Form auslösen kann.“ Wie lange braucht er das wird passend gemacht. Bottrop mit allersimpelsten geometrischen für diese Bilder, die zugleich so schnell und Grundstrukturen: Vierecke, Dreiecke, energisch wirken? „Bestimmt 15 oder hier und da vielleicht mal ein Kreis. Doch 20 Stunden, eher mehr“, sagt der Künstler, TEXT: GREGOR QUACK wo sein moderner Vorgänger diese Formen „also mit Rumlaufen und Rumsitzen und PORTRÄT: TIM BRÜNING
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BLITZSCHLAG



SIE KAM AUS DER STADT Es ist ein Augenblick der Gewissheit: Dieses Kunstwerk trifft mich im Kern. Die Kuratorin Beatrix Ruf über eine Pionierin, ir sind ständig dabei, die Wirklichkeit zu erklären und zu über- die ihr sehr früh setzen, um Erfahrungen und Realitäten verarbeiten zu können. das Kunstsehen An künstlerischen Bildern aber, zeigte denke ich, muss Sprache, also



W



unsere Übersetzung scheitern oder zumindest ordentlich aus den üblichen Bahnen geworfen werden. Reset sozusagen, damit wir über Verbindungen und Sichtweisen nachdenken. In der Grundschule in Singen, ich bin dort geboren und aufgewachsen, hatten wir für ein Jahr eine Kunstaushilfslehrerin, leider kann ich mich an ihren Namen nicht erinnern. Sie kam aus der „Stadt“ und auch sonst anscheinend aus einer anderen Welt, irgendwie aus der Gegenwart. Sie experimentierte, machte Workshops und entwickelte Theateraufführungen, zu denen wir alle etwas beitragen mussten: Vom Bühnenbild über die Kostüme bis zur Aufführung wurde alles in den Schulstunden entwickelt. Der Unterricht war voll mit Kunstgeschichte, insbesondere der zeitgenössischen. Das war sehr aufregend, angenehm irritierend und tatsächlich auch selbstver-



ständlich. Konzeptkunst und Pop-Art kamen vor – Marcel Duchamps Fountain zum Beispiel oder die Blumenbilder von Warhol. Ich hoffe, dass sie nicht deshalb nur ein Jahr an unserer Schule bleiben durfte, denn ihr Unterricht war sehr ungewöhnlich für eine Grundschule – vor allem auch in der Zeit. Sie zeigte uns alltägliche Dinge, die die Künstler verwendeten. Sie zeigte uns, dass man in der Kunst anders über Dinge nachdenkt und in einem spielerischen Umgang anders erlebt. Wissensaneignung durch neue Formen der Erfahrung mit Bildern, das ist ein Anspruch, dem sich auch die wunderbaren Museumspädagogen des Stedelijk Museum täglich widmen – besser als diese Grundschullehrerin konnte man es nicht tun.



Grundschülerin: BEATRIX RUF, Direktorin im Stedelijk Museum in Amsterdam, fotografiert von JASPER RENS VAN ES



Diese Momente der konstruktiven Irritation erlebe ich täglich in der Arbeit und nun auch mit der Sammlung des Stedelijk. Am spannendsten sind die Augenblicke, wenn ich vor einem Kunstwerk stehe, das gelerntes Wissen, die angeeigneten Verhaltensweisen und geschmeidig geläuﬁgen Übersetzungen aussetzen lässt und mich fordert, genau zu schauen und immer wieder anders zu denken. Diese Art Bilder zu machen, egal ob als Gemälde, Skulptur, Foto, Film oder Computerkunstwerk, gehört zum Schwierigsten – gerade heute, wo wir jeden Tag so viele Bilder sehen, aus den Medien und der Konsumwelt unserer Gegenwart.
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MARCEL DUCHAMP Fountain, 1917, Replika 1964 APÉRO 25



CAMILLE HENROT 5.9.–1.11.15



UM DIE ECKE



FASANENSTRASSE BERLIN



KÖNIG GALERIE | ST. AGNES NAVE



MATTHIAS WEISCHER 19.9.–25.10.15



KÖNIG GALERIE | ST. AGNES CHAPEL



ALICJA KWADE JORINDE VOIGT ABC | ART BERLIN CONTEMPORARY 17.–20.9.15



Jede Stadt hat ihre MIKROKOSMEN, wir stellen sie vor. Und lassen uns im Kunstkiez jenseits des Ku’damms von Joschka Fischer Rosé empfehlen, entdecken Loriots Möbelladen und proben an der Bar des Rum Trader fortgeschrittenes Trinken
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er Ku’damm lärmt und stinkt nach Asphalt, diese Sportwagen-leidgeprüfte Traditionsstraße. Immer mal wieder wird ihre Geschichte umgeschrieben. Nur nicht heute. Heute wird abgebogen, in die Fasanenstraße. Eine Literaturstraße, eine Kunststraße. Das Licht, durch sommerliche Kastanien fallend, wirkt arkadisch. Blaumänner tauschen die störrischen Goldesel der Stadt aus, die Parkautomaten. Es ist wie ein Gemälde des Künstlerbürgers Max Liebermann: arbeitende Menschen und impressionistisch tanzende Sonnenstrahlen. So kennt man die Fasanenstraße: Das großbürgerliche Wintergarten-Ensemble mit dem Auktionshaus Villa Grisebach, dem Literaturhaus mit Café-Restaurant und dem Käthe-Kollwitz-Museum. Im Dachgeschoss der Villa, die in diesem Jahr neben 19. Jahrhundert, Moderne und Gegenwartskunst erstmals auch Altmeister versteigerte, hat Bernd Schultz, ihr Gründer, sein Büro. Seine



langjährigen Mitstreiter Elke Ostländer und Markus Krause treffe ich unten. Ich will wissen, was sonst noch so los ist in der Fasanenstraße. Schließlich ist ihre Firma hier seit 29 Jahren angesiedelt. Schräg gegenüber war bis vor Kurzem eine Striptease-Bar, jetzt kommt ein Modegeschäft rein, schade. Schade? Nein, nein, hier haben mal viele tolle Frauen gewohnt, die Puppen-Mama Käthe Kruse, die Stummﬁlm-Legende Asta Nielsen und weiter unten, hinten, auch die Dichterin Else Lasker-Schüler. Weiter unten, weiter hinten? „Na“, sagt Ostländer, „über die Lietzenburger rüber, natürlich!“ Doch kommt ein Kunstfreund hier so schnell nicht weg. Ich werfe einen Blick in den Showroom vom Auktionshaus Ketterer, mit dem Stammhaus in München. Zuletzt hat man eine viel beachtete Zero-Auktion gestemmt. Nebenan 68projects, der neue Projektraum der Galerie Kornfeld. Die prächtigen Bände beim Antiquariat NosAPÉRO 26



büsch & Stucke halten auf. Der Geruch ist unbezahlbar: Mit einem Atemzug inhaliert man den Geist von Jahrhunderten. Man darf aber auch ein paar Seiten lesen: „Kunst bleibt euch Kunst, und alles Ungestüm des Geistes rührt nie an euer Leben.“ Das ist von Heinrich Mann, früher Bewohner der Hausnummer 61, der, so will es die Erinnerungsplakette, gegen das „Obrigkeitsdenken“ kämpfte. Ich schiele auf die Parkautomaten. Heute also mal keinen Schein lösen, Heinrich? ber in der hochkulturellen Fasanenstraße würde auftrumpfender Widerstand deplatziert wirken. Hier formt man die Welt – so wie Wasser den Stein. Ob Gregor Gysi und seine Anwaltskollegen nebenan diesen Gedanken begrüßen würden? Weiter unten, weiter hinten. Anders als an normalen Tagen passiere ich Günter Venzkes Asiatica-Institution und die Galerie von Daniel Buchholz. Und dann schneidet die Lietzenburger Straße den Weg ab. Zu
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STATION BERLIN



einer Auto-Schneise wurde sie erst nach den Bombenzerstörungen des Zweiten Weltkriegs. Dahinter wird die Fasanenstraße intimer. Der schattige Fasanenplatz, kreisrund von Bäumen umstanden, ist so ruhig, dass man an der neun Meter hohen Brunnenskulptur aus Glas und Edelstahl innehält, lauscht und schaut. Sie stammt aus dem Jahr 1989, dem Wendejahr, das alles veränderte. Nur hier, so scheint es, ist vieles gleich geblieben. Oder anders: Alle Gegenwart wirkt historisch. Rechts, Hausnummer 39, hat sich vor mehr als 100 Jahren der Wein- und WuchtDramatiker Gerhart Hauptmann nach seiner Scheidung in einem „Hinterhofversteck“ verkrochen. Klingt einsam, war es aber nicht. Mit dabei: seine Geliebte, die Geigerin und Schauspielerin Margarete Marschalk. Geradeaus schimmert der nächste Kunsthandel durch die Bäume, seit 30 Jahren am Platz, geführt vom Ehepaar Czubaszek. Ein typi-



HIER FORMT MAN DIE WELT TELAF ERDOGDU UND SEIN BRUDER HÜSNÜ (LINKS) WACHEN ÜBER DIE GÄSTE IHRES MANZINI, ANGELIKA CZUBASZEK VERKAUFT SEIT 40 JAHREN ANTIQUITÄTEN, DAS FRANZÖISCHE LABEL A.P.C. ZIEHT SEIT ZWEI JAHREN JÜNGERES PUBLIKUM AN



NATHAN HYLDEN DANIEL TURNER EXPO CHICAGO 17.–20.9.15 NAVY PIER, CHICAGO



FRIEZE LONDON 14.–17.10.15 THE REGENT’S PARK, LONDON



sches Antiquitätengeschäft. Sie rothaarig, yoga-entspannt, er zuerst reserviert, dann freundlich. Frau Czubaszek führt einen schwarz-roten Schrank, datiert auf 1720, wahrscheinlich aus Bayreuth oder Umgebung, soll 28.000 Euro kosten. Er ist mit Figuren verziert, die aus Papier ausgeschnitten und dann mit Lack überzogen wurden. „So versuchte man, sich Menschen anderer Erdteile zu visualisieren, die man nie gesehen hat!“ Karl Mays Indianer lassen grüßen. Eine Frau betritt den Laden, geht zielstrebig auf den Schrank zu. Sie sei, sagt sie, ihre Brille zurechtrückend, verschossen in das Teil. Sie ist Direktorin einer Galerie für
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KÖNIG GALERIE



ST. AGNES | ALEXANDRINENSTR. 118–121 D-10969 BERLIN KOENIGGALERIE.COM



TYPEN UND TÜREN DER FOTOGRAF EFRAIM HABERMANN IST EINE INSTITUTION RUND UMS FASANEN-ECK, DIE BAR RUM TRADER IST FÜR IHREN STRENGEN CHEF EBENSO BERÜHMT WIE FÜR STRENGE DRINKS, DAS VATER-SOHN-DUO ZEH HAT SCHON FÜR LORIOT MÖBEL RESTAURIERT



Habermann lebt seit 40 Jahren hier, läuft mehrmals am Tag, trotz seiner 82 Jahre noch stechschrittsicher vom Literaturcafé im Wintergarten-Ensemble bis zum Manzini. Er ist nicht der letzte Westberliner Gentleman, aber der letzte echte. 1933 geboren, ﬂüchtete er mit seinen Eltern vor den Nazis nach Israel, Rückkehr in den Fünfzigern. „Davon sprechen wir jetzt nicht.“ Er holt sein elegantes Zigarettenetui hervor, steckt sich eine an, doch die Hände zittern. Fotograﬁeren mag er nicht mehr. Reden schon, über Frauen, Kunst, über seine Ausstellung in der Berliner Nationalgalerie 1983: „Mit anderen Augen“. r erinnert an die Galerie Bremer, von der jeder gerne vertreten worden wäre. Heute gäbe es nur noch Spinnergalerien für Spekulanten, wo Fotos 45.000 Euro kosteten. Welche Galerie meint er? Er hustet. Etui öffnen, nächste Zigarette. Wir trinken Kaffee. Er ﬂirtet mit jedem weiblichen Gast. Und umgekehrt. Am Nebentisch eine Norwegerin, „sehr schöne Frau“, raunt er, während sie seinen Fotoband durchblättert, der im Café ausliegt. Die schwarz-weißen Aufnahmen zeigen den Berlin-Chronisten und



E



Gegenwartskunst. Die ehemals großbürgerliche Wohnung liegt direkt über den Czubaszeks. Erst im Mai wurde die Galerie eröffnet. Und warum gerade hier? Ich bekomme keine Antwort. Sie bringt mich lieber zu ihrem Chef. Die Mischung aus Tradition und Aufbruch passe zum Programm, sagt Klaus Gerrit Friese. Er lehnt sich an die frisch getrichenen Wände, breitet die Arme aus. Er war lange Vorsitzender des deutschen Galerieverbandes und 30 Jahre Galerist in Stuttgart. Von nun an zeigt er Künstler wie Willi Baumeister und Karl Bohrmann neben William N. Copley und Tatjana Doll – eben in Berlin. uer über den Platz. Ludwigkirchstraße. Hier wird’s geschäftiger, sogar das Alpenstück-Restaurant aus Berlin Mitte hat hier eine Filiale. Wenn man Glück hat, trifft man den früheren Außenminister Joschka Fischer in der Enoteca. „Empfehlung, Empfehlung“, jault er,



Q



beim Stöbern gestört, „bei diesem heißen Wetter darf es Rosé sein. Hier, der Bandol. Teuer, aber er lohnt sich!“ Dann verschwindet er im Manzini, bestellt Artischocke. Das Manzini wird seit 12 Jahren von zwei Brüdern geführt. In diesem Quartier – fern vom neomanischen Ostzentrum Berlins – haben die Menschen Zeit. „Wenn du kein Stammpersonal hast, haste auch keine Stammkunden“, sagt Hüsnü Erdogdu höﬂich-bestimmt. Lebensstationen: Türkei, Bodensee, Berlin. Man sieht Tattoos unterm T-Shirt, spürt, dass er sein Handwerk gelernt hat. Er war Oberkellner im Einstein und wacht nun über seine eigenen Gäste. Jogi Löw frühstückt hier gerne; der Schriftsteller Ferdinand von Schirach fühlt sich wie zu Hause. Hanns Zischler ist ebenso APÉRO 28



den Frauenliebhaber. Die Bilder sind romantisch, gesichtsverliebt, nicht ohne MachoBlick, frech, aber nie unhöﬂich. Wie der gesamte Berliner Westen ist diese Gegend seit jeher für beides gut: eintauchen und untertauchen. In unserer Zeit der Patchwork-Arbeitsplätze und -Beziehungen wirkt das Möbelrestaurierungs-Geschäft Fasanenantique ganz am Ende der Straße wie ein Wunder. Es duftet nach Holz. Wolfgang Zeh hat den Laden seit 40 Jahren und arbeitet mit seinem Sohn zusammen. Wenn es das Wetter zulässt, auch auf dem Bürgersteig. Wenn man ihnen die Hand schüttelt, überträgt sich etwas von der lebendigen Ruhe des Materials, das sie tagtäglich bearbeiten. Jürgen Vogel hat hier eingekauft, früher auch Loriot, der bis in den hintersten Winkel des Ladens geklettert sei und staubbedeckt den passenden Sekretär für seine Wohnung am Savignyplatz hervorgeholt habe, erzählt Zeh Senior, Brecht-artig grinsend. Er sitzt mit seinem Sohn auf der Straße, Brot und Tomaten vom Nachbarn. Mittagspause. Früher haben sie mehr Möbel verkauft, jetzt ist das Hauptgeschäft Restaurierung. Warum? Die Leute



Josef Albers Museum . Quadrat Bottrop Gast wie Christoph Waltz oder Quentin Tarantino. Hier haben sich vor 100 Jahren Else Lasker-Schüler und Ehemann Herwarth Walden gezofft. Und der Literat Nicolaus Sombart hat ein paar Stockwerke höher bis zu seinem Tod 2008 einen künstlerisch-intellektuellen Salon unterhalten. „Jaja, da waren immer hübsche Frauen“, erinnert sich der Fotograf Efraim Habermann. In der Fasanenstraße ist der zierliche Mann mit der Hornbrille eine Institution, stets in Sakko und Schlips gekleidet, lockeres Mundwerk, nie unhöﬂich.



Walker Evans Tiefenschärfe Die Retrospektive 27.9.2015 www.quadrat-bottrop.de Förderer der Ausstellung



10.1.2016



brauchen weniger, weil die Wohnungen leer sind, der Zeitgeschmack minimalistisch ist. Abendstimmung. Man zieht sich auf die Balkone zurück, in stuckverzierte Schlafzimmer, in gute Restaurants mit weißen Tischdecken und anständigen Preisen. Das muss aber noch nicht das Ende sein. In der winzigen Bar Rum Trader direkt am Fasanenplatz entsteht die Welt noch einmal neu: Rauch, CocktailKunst, Kulturgeschichte. Hinter der Bar steht Gregor Scholl, einst Komponist neuer Musik, seit 2002 Besitzer des Ladens. Er sieht verschwommen aus, was sicherlich nicht an seinem adretten Dreiteiler liegt. Ich verstehe ihn schlecht, er brummelt etwas wie: „Als Gregor Scholl aus unruhigen Träumen erwachte, fand er sich zu einem ungeheuren Ungeziefer verwandelt.“ Dann lacht er. Moment, ist das jetzt Kafka oder Burroughs oder erfunden? Weder noch, das ist der Rum Trader. Die Wilmersdorfer Gediegenheit darf hier ins Aberwitzige kippen. Die Drinks wirken. Alles gut. TEXT: SIMON ELSON FOTOS: CHRISTOPH VOY ILLUSTRATION: KRISTINA POSSELT



SO MODERN, ES TUT WEH



REVUE 30



REVUE 31



ZWEI JAHRE NACH SEINEM TOD IST GÜNTHER FÖRG SO PRÄSENT WIE NIE ZUVOR. DIE HAMBURGER DEICHTORHALLEN ZEIGEN SEINE WANDBILDER, VON DALS BIS AMSTERDAM WERDEN RETROSPEKTIVEN VORBEREITET – UND AUCH DER MARKT SPIELT SCHON VERRÜCKT. DOCH WER WAR DER MANN, FÜR DEN DAS „PROJEKT MODERNE“ NOCH NGE NICHT BEENDET SCHIEN?



VOM FRÜHEN BLEI BIS ZU DEN SPÄTEN TUPFEN: SIEBEN SEINER ENGSTEN WEGGEFÄHRTEN, DARUNTER SEINE WITWE IKA HUBER UND DER FRÜHERE DOCUMENTA-CHEF RUDI FUCHS, ERINNERN SICH. EINE GESPRÄCHSMONTAGE VON MAX DAX
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s ist, als wäre das Raumschiff der Moderne auf der Erde gelandet: In der grandiosen, derzeit noch laufenden Ausstellung Günther Förg: Wandmalerei 1978–2013 in den Deichtorhallen Hamburg spaziert der Besucher durch eine raumgreifende, temporäre, riesige Museumsarchitektur, auf deren Wände die großzügigen Farbraumteilungen Förgs gemalt wurden. Der Geist von Piet Mondrian und Barnett Newman scheint präsent zu sein in diesen radikalen Fortführungen der Minimal Art. Und der Geist Günther Förgs, der 61-jährig an seinem Geburtstag, am 5. Dezember 2013, nach schwerer Krankheit gestorben ist. Förg, der in den späten 80er-Jahren zum Malerstar wurde, erlebte im neuen Jahrtausend nach mehreren abrupt scheinenden Kurswechseln, wie schwer es ist, berühmt zu bleiben. Das posthume Comeback hätte ihn nicht im Geringsten überrascht. Förg wusste genau, was er tat – und warum. ZWISCHEN MUNCH UND MONDRIAN



Rudi Fuchs: Die ganze moderne Kunst



dreht sich um das zentrale Problem des Lichteinfalls: Der Maler setzt das, was er sieht, um in etwas, das man als Betrachter auch sehen kann, nämlich ein Bild. Im Akt der Übersetzung ﬁndet Aufklärung statt und eine Konzentration. In diesem Sinne ist der abstrakte Maler Günther Förg ein Aufklärer, der Moderne verpﬂichtet, denn er verschleiert nicht. Er malt etwas, was als Verdunkelung oder Dunkelheit beginnt und sich dann aufklärt. In jedem Bild geht die Sonne auf. Oder der Mond. Das wäre dann die deutsche Fassung vom Licht: Der Mondaufgang im Wald. Man muss sich nur seine gedeckten Farbpaletten anschauen. Parallelen dazu ﬁnden sich in der Poesie. Ich ziehe den Vergleich zur Poesie auch deshalb, weil Günther Förg die Lyrik geliebt hat. Ich habe mich oft mit ihm über Poesie unterhalten. Selten über seine eigene Kunst. Die hat selbst zu mir gesprochen. Michael Neff: Die Moderne hat Günther



Förg bewegt wie nichts Zweites. Er war fasziniert davon, dass sie einen radikalen Bruch zu allem, was zuvor gewesen war, darstellte – und zu allem, was auf sie folgte. OHNE TITEL/UNTITLED, AUS DER SERIE 12 BLEIBILDER, 1989, ACRYL AUF BLEI AUF HOLZ, 240 × 160 CM. AUFTAKT: FÖRG IN DER WOHNUNG VON BÄRBEL GRÄSSLIN, 1984, FOTOGRAFIERT VON WILHELM SCHÜRMANN. S. 32/33: INSTALLATIONSANSICHT DEICHTORHALLEN HAMBURG, 2015



Rudi Fuchs: Wenn wir von der Moderne



sprechen, sprechen wir von der Kunst, aber auch von der Architektur, dem Raum, der Literatur und von der Fotograﬁe. In allen Disziplinen bewegte sich Günther Förg, der für mich der „letzte große Künstler der Moderne ist“ – genau so habe ich ihn auch in meinem Katalogvorwort zu seiner ersten großen Retrospektive im Stedelijk Museum 1995 in Amsterdam bezeichnet.



DIE GEFÄHRTEN IKA HUBER lernte Förg in den Achtzigern



in München kennen. Seit 1985 wurde die Künstlerin in vielen – heute ikonischen – Fotograﬁen von Förg verewigt. Seit 1993 waren die beiden verheiratet. RUDI FUCHS leitete 1982 die Documenta 7



in Kassel und war von 1993 bis 2003 Michael Neff: Die wegweisenden Elemente Direktor des Stedelijk Museums in



der Moderne haben ihn interessiert, und zwar bereits während seiner Studienzeit in den Siebzigern, also zu einer Zeit, als der Mainstream noch ein Problem mit der Malerei der Moderne hatte. Günther war von der prinzipiellen Haltung fasziniert, er war der festen Überzeugung, dass die Moderne weit mehr war als nur ein Stil.



Amsterdam. Dort stellte er eine der weltweit größten Förg-Sammlungen zusammen. Für das Gemeentemuseum Den Haag kuratierte er bereits 1988 eine wichtige Förg-Ausstellung.



MAX HETZLER gehört seit den 80erJahren zu den wichtigsten deutschen Galeristen. Im Rahmen der GruppenRudi Fuchs: Es gibt in der Vorgeschichte der ausstellung Europa 1979 — Kunst der 80er Moderne zwei große Positionen: Munch und Jahre in Stuttgart stellte er erstmals Mondrian. Beide waren etwa gleich alt, sie eine Wandmalerei von Günther Förg aus.  gehörten der gleichen Generation an, sie starben beide 1944. Ihr Vermächtnis für die ANDREAS BALZE gründet 2002 den Moderne nach dem Krieg ist gigantisch. Kunstbuchverlag Snoeck. Sein erstes Buch Mein großer Freund Jannis Kounellis sagte wurde Günther Förgs Moskau – Moscow. einmal über den Unterschied zwischen Munch Dreizehn weitere Bücher mit Günther Förg und Mondrian: „Bei Munch ist alles rund, bei sollten folgen. Mondrian alles gerade.“ Das ist für einen Maler eine ganz wichtige Beobachtung. Denn GEORG HEROLD besuchte gemeinsam wenn man als Maler alles gerade malt, dann mit Förg die Malereiklasse von Karl Fred malt man Teilungen von Farben, Trennungen, Dahmen an der Kunstakademie München Systeme. Wenn man hingegen in Knäueln und stellte später gemeinsam mit ihm malt, in Kringeln und Kreisen, dann malt in verschiedenen Gruppenausstellungen man in Durcheinander und im Chaos. Klarheit aus. Die Künstlerfreundschaft hielt bis zu und Durcheinander. Und Günther Förg hat Förgs Tod. sich genau in diesem Spannungsfeld, diesem Dazwischen, der Mitte zwischen Munch und BÄRBEL GRÄSSLIN gründete ihre Galerie Mondrian bewegt. Er tat dies bewusst, er hatte 1985 in Frankfurt am Main. Von 1986 bis sich intensiv mit beiden beschäftigt, er hat ja 2013 stellte sie Günther Förg insgesamt viel gelesen. Auch wegen dieses Bewusstseins 16 Mal aus. In der in Sankt Georgen im ist er für mich der letzte große Künstler der Schwarzwald zu besichtigenden FamilienModerne. sammlung Grässlin stellt Förgs Werk eine tragende Säule dar. Michael Neff: Er hat sie alle studiert, alles aufgesaugt und in seinen eigenen Bildern MICHAEL NEFF, heute Creative Director prozessiert und umformuliert. Er fragte sich: beim Auktionshaus Villa Grisebach, Wie artikuliert sich die Moderne eines Le war seit 1995 Förgs Büroleiter, Assistent, Corbusier oder Mies van der Rohe? Oder in Chauffeur. Seit seinem Tod 2013 der Malerei: Mondrian und Barnett Newman verwaltet er gemeinsam mit Ika Huber oder Jackson Pollock. Günther hat sich die den Nachlass. Frage gestellt: Wie kann ich diese Leuchttürme REVUE 35



der Moderne als Künstler der Gegenwart adaptieren? Er wollte zeigen, wie die Moderne immer noch, auch Jahrzehnte nach ihrem Ende, provozieren konnte.



war. Und wenn sie nicht richtig war, hat er sie korrigiert. Diese Sicherheit war schon außergewöhnlich für einen Maler seiner Generation und hat ihn herausgehoben.



Georg Herold: Der moderne Künstler ist



Ika Huber: Die Handschrift und die Auswahl



nicht mehr so greifbar, auch, weil die Kunst nicht mehr so greifbar ist. Und wenn man als Künstler klassisch arbeitet, stellt sich einem bald die Frage: Ist man modern genug? Wenn man da ruhig blieben kann und sehr simpel, dann ist das eine seltene Qualität.



der Farben, also die Art und Weise, wie die Farben zusammen klingen, sind natürlich bei jedem Maler das Erkennungszeichen. Aber bei Günther ging es weiter: Schon seine frühen Farbfelder und Wandmalereien waren wie ein Alphabet. Und er hat so weitergearbeitet.



Michael Neff: Dass seine vielen Ausstellungen



stets einen solchen Eindruck hinterließen, hatte auch einen ganz profanen Grund: Wenn Günther einen Raum betrat, vor allem große Räume – also Kathedralen, Museumshallen oder große Galerien wie Gagosian in New York, dann scannte er alles aufmerksam mit seinen Augen. Er stand dann einfach nur da und ließ den Blick schweifen. Man hätte meinen können, er sinniere über irgendetwas. Kaum aber hatten wir den Raum wieder verlassen, offenbarte sich sein exaktes, räumlich-fotograﬁsches Gedächtnis. Er hatte alles verinnerlicht. Er konnte die genauen Proportionen und Maße des Raums abrufen, er hatte sich alle innenarchitektonischen Ungereimtheiten gemerkt: Decke zu hoch, Proportionen zu lang, Wand zu groß – und der Heizkörper hinten links muss rückgebaut werden. Sein Raumverständnis war phänomenal. Er hat sich dieses Verständnis vom Raum selbst beigebracht. Seit den Siebzigern hat er zunächst regelmäßig Akademieräume bespielt, bald darauf Galerien und schließlich ganze Museen. Ich habe mir kürzlich Fotos der Hängungen seiner grauen Bilder vom Anfang der Siebziger angeschaut. Da merkte man bereits, dass seine Bilder anders gehängt waren als die der anderen. Bärbel Grässlin: Günther hat im Grunde



jede Ausstellung als Gesamtinstallation verstanden. Das hat man bereits 1979 auf der Ausstellung Europa 79 – Kunst der 80er Jahre in Stuttgart sehen können. Für diese Gruppenausstellung hat er eine ziemlich radikale Arbeit gemacht, eine Raumintervention: die Decke gelb – die Wand blau. Das war sein Beitrag.



Günther Förg in der Galerie Max Hetzler, Köln 1986



ZENTRALES THEMA: WUNDERSCHÖNHEIT Max Hetzler: Diese Decken-/Wandmalerei



war unsere erste Zusammenarbeit. In zwei Gebäuden wurden über einhundert Künstler ausgestellt. Wir durchschritten die leere Architektur, irgendwann blieb er an einem bestimmten Punkt stehen und sagte: „Hier mach’ ich was.“ Punkt. Und das saß. Er sagte dann noch: „Ich schick’ euch die Nummer aus der Farbskala, ihr besorgt die Farben, und dann komm ich und dann mach ich das.“ Michael Neff: Günther hat seit dem Ende



der 70er-Jahre Wandmalereien gemacht und er hat später auch Bilder gemalt, die so groß waren wie Wandmalereien. Das sind gute Beispiele dafür, wie sein Interesse an Architektur sich direkt in den Formaten der Bilder ausgewirkt hat. Er hat seine Bilder daher immer auch als Eingriffe in die Ausstellungsräume begriffen.



Rudi Fuchs: Er hat überhaupt jede Serie als Deklination verstanden. Die Wandmalereien und die frühen monochromen Arbeiten; die Serien von Bleibildern, Gitterbildern, später dann die Tupfenbilder. Es gibt ein Buch von Ezra Pound mit dem Titel ABC of Reading. Das liest sich wie eine Anleitung zum Schreiben nach Regeln. Genau so ging Günther vor. Er hat sich Regeln angenähert und sein Vokabular beständig weiter dekliniert – nicht unbedingt streng methodisch, aber immer einfühlsam und empathisch. Er hatte den Willen dazu. Daher gibt es auch wiederkehrende Motive von Serie zu Serie. Immer wieder zerschneidet er Bilder mit Farbﬂächen, aber er verbindet sie auch wieder. Man kann das gar nicht genug betonen, denn: Farbe ist ja zunächst einmal nichts. Farbe ist dick wie Butter, ist Fett. Man muss dieses stumpfe Material zum Leuchten bringen, wie man eine Papierlaterne in der Nacht zum Strahlen bringt.



Ika Huber: Es gibt bei Günther viele Rottöne und Ocker-Gelb-Kombinationen, aber auch sehr stumpfe Grün-, Braun-, Schwarz- und Blautöne. Im Auge des Betrachters entsteht durch die Auswahl der Farben eine Handschrift oder ein Bild vom Maler. Zugleich lag Andreas Balze: In Hamburg zeigen die in der Art des Machens eine große Variation. Deichtorhallen jetzt zum ersten Mal eine Alle seine großen Bildserien haben ein Farbumfassende, radikale Ausstellung seiner programm. Wandmalereien. Für mich sind die Wandmalereien der Nukleus von Günther Förgs Rudi Fuchs: Günther Förgs Farben tendieren Gesamtwerk. Denn die Wandmalereien sind in ihrer Gedecktheit oft zur Dunkelheit. Das pure, monochrome Farbbilder in hoher macht sie zu „deutschen“ Farben, die immer Pigmentierung, die zugleich ins Dreidimen- schon hin zum Schwarz tendierten. Er hatte sionale gehen. da eine ganz klare Vorstellung vor Augen, hat die Farben ganz bewusst gewählt. Ihm ging Rudi Fuchs: Günther ist ein Farbmaler. Er es um das zentrale Thema in der Kunst, kennt die Farben. Wenn er sich eine Farbe nämlich, die Schönheit zu ﬁnden, die Überausgesucht hatte, wusste er, dass sie richtig raschung der Schönheit, mit ganz einfachen REVUE 36



Mitteln, mit den Mitteln der Moderne. Die Andreas Balze: Der triumphale, weltweite Poesie strebt nach demselben Ideal. Insofern Erfolg der Bleibilder gab Günther die Sicherwar Förg auch ein poetischer Künstler. heit, in Zukunft alles, wirklich alles machen zu können. Ika Huber: Die Bleibilder entwickelten sich Ende der Achtziger zu seinem ersten großen DER MALER Welterfolg, weil er sich einfach getraut hat. ALS FOTOGRAF Das typische Bleibild bestand aus einer Holzplatte mit einem Rahmen, um sie von hinten Rudi Fuchs: Tatsächlich arbeitete er parallel zu stabilisieren. Das Blei wird dann wie eine als Fotograf. In der Fotograﬁe ging er aberLeinwand um dieses Gerüst herum gespannt mals zunächst ein paar Jahrzehnte zurück, und auf der Rückseite fest getackert. Und um an der Moderne wieder anzuknüpfen. dann hat er darauf gemalt. Andreas Balze: Er hat Ika Huber in einem Michael Neff: Günther hat mit seinen Blei- frühen berühmten Bild verewigt, in welchem bildern nach einer neuen Materialität, nach er ein Fotoporträt von ihr neben eine Farbeinem Bildträger gesucht, auf dem die Farbe ﬂäche gesetzt hat. nicht mehr so nahbar sitzt wie auf der Leinwand oder auch auf Holz, wo die Farbe ein- Michael Neff: Bereits Mitte der Achtziger gesogen wird, sondern er wollte eine Farbe begannen die Reisen nach Italien. haben, die als Farbﬂäche oder als Pigmentschicht sitzt. Ika Huber: Er ist dabei niemals Auto gefahren. Ich war die Chauffeurin, später war es Ika Huber: Zwar gab es bereits in der Renais- Michael Neff. sance und im Mittelalter Malerei auf Metall, etwa auf Goldgrund. Gold ist als Malgrund Michael Neff: Er hat in Rom riesengroße sogar noch dichter als Blei. Günther hat das Fotos von der faschistischen Architektur der also nicht erfunden. Er war aber derjenige, Città Universitaria und dem Stadtviertel EUR der das als Erster wieder im 20. Jahrhundert gemacht. Das sind Abbilder der Moderne, gemacht hat. aber sie sind teilweise verwackelt, und Günther wählte zudem extreme Ausschnitte. Max Hetzler: Aus einem jungen, zwar schon bekannten wurde so über Nacht ein international sehr erfolgreicher Künstler.



Ika Huber: Die Reisen machte er oft aus



dem einzigen Grund, um Gebäude zu fotograﬁeren. In Barcelona fotograﬁerte er Mies van der Rohes Pavillon, in Tel Aviv die Bauhaus-Architektur. Einmal wurden Günther und ich zu einem Fest in die Casa Malaparte auf Capri eingeladen. Freunde von uns kannten die Besitzer und wir konnten dort sogar übernachten. Das war unglaublich. Andreas Balze: Das Haus ist die Zuspitzung



der Moderne. Michael Neff: Das Haus hat Günther bei der Gelegenheit gleich durchfotograﬁert. Andreas Balze: Er hat Gabi Dziuba auf der



Treppe der Casa Malaparte fotograﬁert  – das wirkt wie ein Standbild aus einem Godard-Film. Ist es aber nicht. Denn wenn man vor der Treppe steht, dann denkt man: Wow, da muss doch jetzt eigentlich eine Frau im schwarzen Bikini hochlaufen! Die Fotograﬁe hat Günther dann 2006 für das Cover des Katalogs zur Ausstellung in der Kunsthalle Bremen ausgewählt. Alles ist in seinem unideologischen Blick auf die Architektur enthalten: die Moderne, der krasse, für Förg so typische Bildausschnitt, die Unschärfe, Godard. Ich habe Curzio Malaparte überhaupt erst über die Gespräche



Rudi Fuchs: Wir haben in unserer Zeit die



Schönheit als Motiv vergessen. Günther hat seine Bilder um der Wunderschönheit willen gemalt. Er ließ sich von der Schönheit so sehr begeistern, dass er in großen Serien von Bleibildern immer wieder auch einzelne Bleibilder auftauchen ließ, die von ihm gar nicht bemalt oder bearbeitet worden waren. Ihm genügte, dass die Oberﬂäche etwa durch Regen eine eigene Struktur und Zeichnung bekommen hatte. Ika Huber: Als er die großen Serien der



Bleibilder malte, wohnte er in der Schweiz, in einem ehemaligen Bauernhaus, direkt am Neuenburger See. Wenn das Blei angeliefert wurde, wurde es erst einmal auf der Wiese gelagert und dann vom Assistenten nach und nach aufgespannt.



Zwei Klassiker gucken weg: Markus Oehlen, Albert Oehlen, Martin Kippenberger, Hubert Kiecol, Günther Förg (von links) bei der Eröffnung der Ausstellung Wahrheit ist Arbeit, Museum Folkwang in Essen, 1985
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ZEHN FOTOGRAFIEN, EIN SPIEGEL, WANDMALEREI (DETAIL), 1986/2012, INSTALLATIONSANSICHT IM KUNSTRAUM GRÄSSLIN,, ST. GEORGEN, 2012. GANZ RECHTS: EIN PORTRÄT SEINER FRAU IKA HUBER



entdeckt, die Günther und ich regelmäßig Cube der Galerie- oder Museumsräume über die Literatur führten. durch die Fotos öffnet und ihnen dadurch Fenster gibt. Bärbel Grässlin: Dadurch, dass er die Ausschnitte stets so radikal wählte, hatten seine Rudi Fuchs: Wie seine Bilder sind seine Fotograﬁen eine fast impressionistische Auf- Fotos eigentlich alle Kompositionen von lösung und wirken dadurch selbst wie Malerei. Flächen. In diesem Sinne gilt: Wenn man sagt, dass Markus Lüpertz ein Bildhauer ist, Rudi Fuchs: Das Korn des Fotos wird zum der malt, er also ein Maler-Bildhauer ist, dann ist Günther Förg ein Fotograf, der malt, er Gegenstand des Bildes. ist also ein Maler-Fotograf. Michael Neff: 1987 hat er seine großformatigen Fotos im Württembergischen Kunst- Bärbel Grässlin: Das stimmt: Günther hat verein ausgestellt. Da hatte er einen eigenen seine Fotograﬁen so komponiert wie seine Raum. In den hatte er eine begehbare Kiste Malereien. Er fotograﬁerte mit dem Blick des hineingebaut, in welche er sieben riesige, fast Malers. drei Meter hohe Fotos gehängt hat. Das waren riesige Blow-ups von Kleinbildern, das DIE HAND DES hatten die Leute damals noch nicht gesehen. MEISTERS ZITTERT Ein Bild vom Wittgenstein-Haus, Fotos faschistischer moderner Architektur, die Michael Neff: Günther hat mit einer kleinen Casa Malaparte – alles gerahmt in schwere Leica Automatic-Kleinbildkamera fotogradeutsche Eichenrahmen, so extrem hochge- ﬁert. Ganz einfach aus der Hüfte, aus der zogen und vergrößert, dass es aussah wie Hosentasche heraus. Der Leica waren allermonumentale Werbung. Die Bilder hatten dings diverse fruchtlose Investitionen in keine politische Motivation, es ging ihm um Kameras und Equipment vorausgegangen. eine extreme Ästhetik. Wir haben tonnenschwere, tausende Euros kostende Kameras gekauft, um uns nicht Bärbel Grässlin: Ich erinnere mich an ein vorwerfen zu müssen, nicht alles versucht Gespräch mit Günther, in welchem er betonte, zu haben. Wir haben sogar einmal eine dass er den klassischen fensterlosen White 360°-Kamera gekauft. Aber irgendwann war REVUE 38



klar: Die Leica ist die Allzweckwaffe. Vor allem bildete die Leica Günthers Blick am besten ab. Er war ja nicht auf der Suche nach dem perfekten Bild, sondern nach seinem Bild. Andreas Balze: Er hat über die Verwackler



und Unschärfen in seinen Bildern übrigens Witze gerissen. Mit leicht hämischem Lachen führte er es auf seinen Alkoholkonsum zurück: Die Hand des Meisters zittere ja schließlich auch ein wenig. Rudi Fuchs: Er ist kein „perfekter“ Fotograf



im Sinne der Becher-Schule. Seine Fotograﬁe bleibt atmosphärisch. Es ist eine schattenreiche Fotograﬁe. Auch wenn sie schwarzweiß sind, die Fotos, haben sie Farbe. Max Hetzler: Viel wichtiger ist: Er hat bereits Fotograﬁe gemacht, da gab es noch keine Becher-Schüler. Michael Neff: Mitte der Achtziger fotogra-



ﬁerten Thomas Ruff und Andreas Gursky noch in ganz kleinen Formaten – da war Günther schon als Maler berühmt, aber seine großformatigen Überwältigungsfotograﬁen fanden kaum Käufer, sie bedienten nicht den Kunstmarkt. Die Bilder kosteten damals gerade einmal 5.000 Mark.



Bärbel Grässlin: 1983 zeigten Max Hetzler Bärbel Grässlin: Er hat sich die Architekturen, mussten uns als Touristen ausgeben, da wir nie



und ich erstmals eine Serie großformatiger Förg-Fotograﬁen in einer Förderkoje auf dem Kölner Kunstmarkt. Da haben alle den Kopf geschüttelt. Oft fiel die Bemerkung: „Fotograﬁe ist doch keine Kunst.“ Das kann man sich heute gar nicht mehr vorstellen.



zu denen er reiste, mit seinem Blick erobert. Andreas Balze: In Karlsruhe an der Akademie



hatte er einen Kollegen, der sein fotograﬁsches Werk aufmerksam verfolgte, und der sagte ihm: „Du musst mal nach Moskau gehen, da stehen erst Sachen …“



Michael Neff: Die Leute dachten, dass Michael Neff: Im Herbst 1995 sind wir dann



Günther sie verarschen würde. Das seien gemeinsam dorthin gereist, um die Architektur doch nur hochgezogene Fotos. der russischen Moderne zu fotograﬁeren – die brutalen Gebäude von Konstantin Bärbel Grässlin: Für uns war hingegen klar, Melnikow, von Erich Mendelsohn und Moisei dass seine Fotos eine Hommage an die Yakovlevich Ginzburg. Das war die reinste Moderne waren – und eine Hinterfragung Form der Radikalität. Gerade weil dies ephemere Gebäude waren, nur für eine gewisse dessen, wie wir mit ihr umgehen. Verweildauer gebaut, eben nicht für die EwigMichael Neff: Mit seinen Architekturfotos keit, gerieten Günthers Fotos so stark. Viele hat Günther Förg versucht, die Intention des von diesen Gebäuden waren 1995 ja bereits jeweiligen Architekten zu radikalisieren. verlassen und vergessen. Indem er durch Blickwinkel, Perspektive und Ausschnitt das Gebäude auf einen radikalen Ika Huber: Die Gebäude hatte Günther sich Aspekt reduzierte, machte er die Radikalität vorher aus Büchern zusammengesucht. Er des Gebäudes erst sichtbar. bat Michael Neff, einen Moskauer Architekturstudenten zu rekrutieren, der ihm die Adressen Ika Huber: Er hatte ein starkes Bedürfnis der noch existierenden Bauten der Moskauer danach, einerseits Wirklichkeit abzubilden – Moderne recherchieren sollte. das sind die Fotos – und andererseits die reine Farbe ins Bild oder in den Raum zu Michael Neff: Aus dieser Adressliste haben bringen. wir uns ungefähr 50 Häuser ausgewählt. Wir



und nimmer eine offizielle Fotoerlaubnis bekommen hätten. Wir wurden auch ständig angehalten und kontrolliert und am Fotograﬁeren gehindert. Man hielt uns für Agenten, die Werkspionage betreiben. Einmal wurden wir sogar verhaftet, weil eines der von uns ausgewählten Gebäude mittlerweile als KGB-Garage benutzt wurde. Wir mussten die Filme abgeben. Aber wir haben natürlich klassisch wie im Krimi unbelichtete Filme ausgehändigt, die Filme einfach vertauscht. 1995 war eine ganz harte, brutale Zeit in Moskau. Die permanente Überwachung hat Günther total gestresst. Er kompensierte die Anspannung, indem er am Abend einfach noch mehr trank als sonst. Ich erinnere die Tage der Moskau-Reise daher als extrem intensiv und produktiv – und die Abende als totale Abstürze. Andreas Balze: Als ich ihn Anfang des neuen



Jahrtausends fragte, ob wir nicht ein Buch zusammen machen wollten, sagte er: „Das ‚Moskau-Projekt‘ liegt in der Schublade, das nimmst du jetzt mal.“ Das Buch erschien 2002. Ich erwähne das, weil Günther ein begeisterter, akribischer Buchgestalter war. Mit ihm zusammenzuarbeiten bedeutete: Ich brauchte keinen Graﬁker mehr. Günther kümmerte sich um alles. Er hatte eine Vision



und eine genaue Vorstellung, wie ein Buch oder Katalog am Ende auszusehen hatte. Eine solche Vorstellungskraft habe ich bis heute mit keinem anderen Künstler erlebt. Rudi Fuchs: Die meisten Maler sind im Kern



sehr unsicher, und Günther Förg war bestimmt keine Ausnahme. Aber er besaß keine Unsicherheit, sobald es darum ging, seine künstlerische Vision umzusetzen. Michael Neff: Und dazu gehört: Er hatte ein untrügliches Gespür dafür, wann es genug war, das musste ihm niemand sagen. Andreas Balze: Er beendete die triumphal



laufende Serie der Bleibilder, er setzte Schlusspunkte hinter Fotoserien – und begann dann stets etwas radikal Neues. Michael Neff: Wenn er es geschafft hatte,



dass die gesamte Kunstwelt seine derzeitige Phase verehrte, hat er die Notbremse gezogen und etwas Neues begonnen. Er hat dann immer wieder bei Null angefangen. Eingeleitet wurden neue Phasen immer wieder durch Arbeiten, die wir „Brückenbilder“ genannt haben: Bilder, die bereits in die nächste Phase hineinragen. Das waren immer die Bilder, die zunächst alle ganz furchtbar fanden, weil man



FENSTER CASA MALAPARTE, CAPRI V, 1989, FARBFOTOGRAFIE, 270 × 180 CM



sich doch gerade an die just zu Ende gehende Phase gewöhnt hatte. Ein gutes Beispiel hierfür sind seine Gitterbilder seit Mitte der 90er-Jahre: Die Kuratoren fanden sie toll, die Sammler fanden es zunächst Scheiße. Da hieß es plötzlich: Der Förg ist doch Fotograf und Bleibildmaler, was macht denn der jetzt für komische Bilder?! Zugleich hat Günther Förg ein Stück weit mit jeder neuen Phase sein Ego zerstört. Er hatte davor aber keine Angst. Er hat sehr viele Künstlerbiograﬁen gelesen und wusste genau Bescheid darüber, wie andere Künstler in bestimmten Momenten ihrer Karriere agiert und gehandelt haben, was für Entscheidungen sie getroffen haben. Er kannte die Biograﬁen von Cy Twombly, von Gerhard Richter, Georg Baselitz, Joseph Beuys und sogar Fra Angelico auswendig. Dieses Wissen gab ihm Sicherheit. Er wusste: Zehn, zwanzig oder hundert Jahre vor ihm standen schon andere Künstler vor ähnlichen Problemstellungen wie er. Sie zu studieren bedeutete für ihn, von ihnen zu lernen. Ika Huber: Und trotzdem: Die Radikalität,



SCHNEEFALL IN MULTICOLOR Rudi Fuchs: Ika hat in ihrem Atelier teilweise Bilderserien gemalt, die er dann aufgegriffen und sich angeeignet hat, indem er die Idee weiter ins Abstrakte getrieben hat. Dabei hat er seinen eigenen Farbenradius ausgeweitet, von den gedeckten Farben weg in Richtung Licht strebend – Kirschrot, Blassgelb, Himmelblau, Dottergelb, Rosa. Manchmal erinnern die Tupfer oder Knäuel an farbige, tanzende Noten auf einer Partitur, als ob man die Bilder in Musik übersetzen könnte. Eine weitere Assoziation, die ich bei Förgs Tupfenbildern immer hatte, war das Bild des Schneefalls: Man meint, die Pinselstriche seien einmal in einer freien Bewegung gewesen, bevor sie auf der gebrochen weißen Leinwand schließlich zur Ruhe kamen. Wohlgemerkt: Pinselstriche, abstrakte, gestaltfreie Farbstriche und Knäuel, die zueinander, getrennt durch das Weiß der Leinwand, in Bezug stehen. Und wieder muss ich Mondrian erwähnen, und zwar dessen letztes großes Bild Victory Boogie Woogie – ein Bild, in dem alle ﬁgürlichen Überbleibsel letztgültig beseitigt sind. Danach starb er. Er hinterließ mit dem letzten, unvollendeten Bild ein Geheimnis.



mit der Günther mit seinen jeweils vorangegangenen Serien gebrochen hat, war immens. Er hat auf eine Art und Weise stets alles zerstört, was er sich zuvor mühevoll aufgebaut hatte: den Markt, das Wohlwollen der Andreas Balze: Für jemanden, der auch als Sammler, die Beständigkeit, die ﬁnanzielle Konzeptkünstler gehandelt wird, war es schon Sicherheit. ein wahnsinniger Schritt, mit den Tupfenbildern etwas beinahe Impressionistisches zu Andreas Balze: Gerade hatten sich die Leute machen. Damit hatte niemand gerechnet. an die Gitterbilder gewöhnt. Und dann ﬁel sein Blick auf das Blatt, auf dem man den Pinsel Rudi Fuchs: Förg mag schüchtern gewesen abtupft, wenn man Aquarelle malt. Günther sein, aber er hatte keine Angst vor nichts. Er hat gesagt: „Na, das tupf ’ ich dann mal so ab.“ war ein furchtloser Künstler. Und er wusste immer, welchen malerischen Weg er zurückIka Huber: Er erklärte etwas Peripheres legen musste, um zu dem Ergebnis zu komzum Zentrum – und begann ganze Serien men, das er vor Augen hatte. Dabei waren die durchkomponierter Blow-ups dieser Farb- Ergebnisse immer sehr offen. Zu jedem Bild, tupfer von den Blättern, auf denen man die das er gemacht hat, konnte man sich stets die Pinsel abstreift, zu malen. Das war eigent- nicht gemalte Variante vorstellen. Und das lich typisch Förg: Er nahm etwas ganz wiederum provozierte einen sehr interessanNaheliegendes und blieb dann dran, ließ ten Gedanken: Warum hat er diese Variante sich auch von niemandem mehr umstim- nicht gemalt? Vielleicht, weil es zu schön men. Seine Tupfenbilder hatten aber auch geworden wäre. Oder zu schmeichelnd. Oder noch zwei weitere Referenzen: Einerseits zu elegant. war er begeistert von Cy Twomblys späten Pﬁngstrosen-Bildern. Und andererseits habe Ika Huber: Aus finanzieller Sicht war ich zu der Zeit selbst abstrakte Bilder von Günthers Unbeugsamkeit in solchen MomenPﬁngstrosen gemalt. ten eine Katastrophe. Klar, man konnte ahnen REVUE 40



OHNE TITEL, 2006, ACRYL AUF LEINWAND, 240 × 220 CM



oder hoffen, dass dieser Serie ein ähnlicher Erfolg beschieden sein würde wie den anderen zuvor. Er blendete die Problematik einfach vollständig aus. Er betonte stattdessen, wie viel ihm seine neue Professur und seine Studenten in München bedeuteten und dass ihm alles andere egal sei. Seine letzte große Ausstellung war wunderschön: Da stellte er die Tupfenbilder in riesigen Formaten bei Bärbel Grässlin in Frankfurt aus. Aber von einem durchschlagenden Erfolg konnte nicht die Rede sein.



Bärbel Grässlin: Er war immer besonders und einfach später mit dem Trinken anfangen



nervös, wenn ein neuer Werkszyklus ausgestellt wurde. Aber ich glaube, das geht jedem Künstler so. Die Reaktion des Publikums war ihm schon wichtig. Michael Neff: Vor einer Vernissage ist jeder Künstler verständlicherweise nervös. Ich habe Günther aber einmal gefragt, warum er sich bereits vor der Eröffnung andonnern muss, warum er nicht einen Gang zurückfahren REVUE 41



kann. Ich sagte ihm: „Du kannst da doch gelassen reingehen. Die Bilder hängen an der Wand, wir können nichts mehr ändern. Wir haben es so gewollt!“ Aber für ihn war es unangenehm, dass fremde Leute auf Arbeiten starren würden, die er gerade vollendet hatte. Er sagte: „Du musst dir vorstellen, du sitzt zu Hause, und es betreten Dutzende, Hunderte Leute dein Wohnzimmer – Leute, die du gar nicht kennst. Und sie reißen alle Schubladen



OHNE TITEL, 2001, INSTALLATIONSANSICHT, KUNSTHAUS BREGENZ, 2001. FOLGENDE SEITE: UNTITLED, 2008, ACRYL UND ÖL AUF LEINWAND, 290 × 400 CM



PAUSE BEIM INSTALLIEREN DER AUSSTELLUNG SKULPTUREN, GALERIE GRÄSSLIN-EHRHARDT, FRANKFURT AM MAIN, 1994



auf, begutachten deine Socken und kommentieren: Der Förg hat aber einen komischen Geschmack! Und damit nicht genug: Sie kommentieren auch deine Unterhosen und darüber hinaus auch noch das, was dir am meisten am Herzen liegt, nämlich deine Bilder. Und das macht mich so nervös, dass ich das wegtrinken muss.“ Es war bei Günther kein Lampenﬁeber, sondern ein Gefühl des Unwohlseins. Und das musste betäubt werden. Ich erinnere mich an seine Worte: „Wenn ich trinke, dann ist mir der ganze Rest einfach wurscht.“ Und dann hat er sich weggeschossen. Georg Herold: Ganz ehrlich: Ich habe



immer meinen Heidenspaß daran gehabt, wenn Günther angefangen hat, auf seinen Ausstellungseröffnungen auszuteilen. Da hat dann schon mal ein Sammler einen Schuh an den Kopf geschmissen bekommen. Ich habe diese bizarren Auswüchse immer als gelebte Literatur empfunden. Ich empfand



mich dann als Zaungast einer gelungenen Georg Herold: Als ich 2010 die Nachricht Szene in einem Roman. von seinem Schlaganfall erhielt, war ich total erschüttert. Niemand hatte damit gerechnet. Andreas Balze: Nie werde ich das Abendes- Wir sind ja eine Generation. Aber es ist sen nach der Ausstellungseröffnung in der natürlich auch ein Stück weit Schicksal. Den Kunsthalle Bremen vergessen: Da hat tat- einen erwischt’s, den anderen nicht. Ich war sächlich die Vorsitzende des Freundeskreises sehr traurig. der Bremer Kaffeeröster auf den Kellner eingeredet, „dass der Mann nicht so viel zu Max Hetzler: Er war in der Schweiz, als es trinken bekommt“. Und Günther hörte alles passierte, und er nahm es zunächst wohl mit und ist dann richtig sauer geworden. nicht ernst. Zu spät hat er sich in den Zug gesetzt und ist zu seiner Frau nach Freiburg Georg Herold: Er hatte feinste Sensoren, gefahren. Ika hat ihn dann sofort ins Krandie alles mitbekamen, seine Wahrnehmung kenhaus gebracht. war extrem geschärft. Michael Neff: Nach seinem Schlaganfall hat Rudi Fuchs: Diese mitunter höchst provo- er Hilfe gebraucht, er konnte nicht mehr kativen Auftritte von Günther waren das richtig laufen. So wurde ich dann auch noch andere Extrem eines ansonsten sehr scheuen Günthers Pﬂeger. Das war übrigens eine Menschen. Es war, als ob er diese Scheu wundervolle Erfahrung. Es war nicht nur nur mithilfe von Alkohol zu überwinden Teil des Jobs, sondern es fühlte sich an, als ob es sich so gehörte. vermochte. REVUE 42



Georg Herold: Er konnte nicht mehr malen. entwickeln. Als er die Augen zugemacht



Seine Kraft und seine Motorik waren ausgebremst. Aber auch mit gelähmtem Arm hat er nie aufgegeben. Max Hetzler: Ein Jahr später kam noch der



Krebs hinzu. Und doch hat er geglaubt, dass er es schafft, er hat nie aufgegeben. Ika Huber: Er dachte, er sei unsterblich. Er wollte seine Situation nicht realisieren. Er hat seine Krankheit nicht wahrnehmen wollen.



Künstler und Intellektuelle. Günther liegt hatte, fand sich in diesem Buch genau eine dort nur einen längeren Spaziergang von Skizze: Ein Entwurf für ein Relief. Ika Huber seinem Haus entfernt begraben. ließ es nach seinem Tode für sein Grab umsetzen. Georg Herold: Und als alles zu Ende war und ich die Zeremonie verließ, gab es am Georg Herold: Ich war auf seiner Beerdi- Himmel drei kleine Wölkchen und Kongung. Es war eigentlich ein schöner Tag. Es densstreifen dazwischen, die den Himmel war leicht bewölkt, sonnig, kühl. Das hatte aufgeteilt haben. Da musste ich innerlich etwas Herbes. Es war ein schönes Zusammen- lachen. Ich dachte: Das ist doch ein Bild von treffen von Freunden. In der Kirche konnte Günther! jeder für sich Abschied nehmen, Zwiesprache halten mit dem Verstorbenen. Jugenderinnerungen an Bahnsteige und lange Schiffsreisen kamen auf, bei denen man sich ebenfalls verabschiedet hatte.



Rudi Fuchs: Seine Krankheit verlief in Schüben. Es ging ihm auch hin und wieder mal besser. Und plötzlich ist er dann an seinem 61. Geburtstag am 5. Dezember 2013 gestorben. Michael Neff: Er ist beigesetzt worden auf einem kleinen, aus vielen Terrassen besteBärbel Grässlin: Er hatte kurz zuvor seine henden Bergfriedhof mit ganz alten Gräbern Tochter noch beauftragt, ein Skizzenbuch zu bei Freiburg. Es hat dort eine Stimmung wie kaufen, um Entwürfe für neue Arbeiten zu bei Dürrenmatt. Philosophen ruhen dort, REVUE 43



GÜNTHER FÖRG, WANDMALEREI IST BIS ZUM 25. OKTOBER IN DEN DEICHTORHALLEN HAMBURG ZU SEHEN. AB FEBRUAR 2017 ZEIGT DAS DALLAS MUSEUM OF ART EINE RETROSPEKTIVE, GEFOLGT VOM STEDELIJK MUSEUM AMSTERDAM
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DIE LAND-ART-OASE



Als Kind träumte Michael Hue-Williams von Ägypten. Heute verbringt der britische Kunsthändler seine Ferien in Siwa – in einem Haus aus Lehm, Installationen von Richard Long und James Turrell inklusive FOTOS: DEIDI VON SCHAEWEN TEXT: MARCUS FIELD
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eine Liebesaffäre mit Ägypten kann Michael Hue-Williams genau datieren. 1972 besuchte er als kleiner Junge die Tutanchamun-Ausstellung im British Museum in London. „Ich schleppte meine leidgeplagte Mutter dorthin. Drei Stunden standen wir am Eingang Schlange“, erinnert er sich. „Aber ich wollte diese Schau unbedingt sehen. Und sie wurde ein prägendes Ereignis in meinem Leben.“ Damals konnte er noch nicht ahnen, dass ihn 30 Jahre später sein Beruf als Händler zeitgenössischer Kunst endlich in das Land seiner Kindheitsträume führen würde: zur Oase von Siwa, wo er sich ein ganz besonderes Haus bauen sollte.



„In Siwa zu sein, ist eine unglaubliche Erfahrung. Jeder, der hierherkommt, fährt verändert zurück“ Es war im Jahr 2001, als eine Freundin von Hue-Williams, die Architektin India Mahdavi, ihn zu einem Besuch bei ihrem Cousin Mounir Neamatalla in dessen Hotel in Siwa einlud, um ihn beim Aufbau einer Kunstsammlung zu beraten. Gespannt machte er sich auf die Reise nach Kairo und fuhr von dort aus 560 Kilometer westlich nach Siwa, einer alten Berbersiedlung 55 Kilometer von der libyschen



RICHARD LONG schuf seinen Siwa Hand Circle direkt auf der Wand des Esszimmers. Rechts: Blick in einen aus Salzziegeln gebauten Korridor
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Auf der Terrasse genießt Hue-Williams vor allem am frühen Abend den Blick über die Oase in die Sahara



Grenze entfernt. Was er sah, verzauberte ihn. Heute ist Siwa eine Stadt mit 25.000 Einwohnern, die sich um die Ruine einer Zitadelle drängt – doch durch ihre abgeschiedene Lage ist sie weitgehend unberührt von moderner Entwicklung geblieben. Das Leben verläuft hier wie seit Tausenden von Jahren. Die Wirtschaft basiert auf dem Anbau von Datteln und Oliven, die von riesigen Grundwasserkanälen bewässert werden. Abseits der Stadt erstreckt sich ein langer Salzsee, an dessen äußerstem Ende, an den Fuß eines Kalksteinberges geschmiegt, Neamatallas Hotel Adrère Amellal liegt – ein Ort, der in Reisemagazinen als das ultimative Öko-Retreat gefeiert wird: Es ist aus Lehm gebaut, hat keine Klimaanlage und die Gästezimmer sind nur von Kerzen beleuchtet. „Mounir bat mich, in diese Situation Kunst einzubringen“, erzählt Hue-Williams. „Aber das Klima ist zu extrem für dauerhafte Werke, weshalb ich eine Serie performativer Arbeiten vorschlug.“ eamatella war einverstanden. Für das erste Event ließ der chinesische Künstler Cai Guo-Qiang 300 Papierdrachen von Kindern aus der Gegend bemalen. Dann lud Hue-Williams das russische Künstler-Duo Ilya und Emilia Kabakov ein. Die beiden waren fasziniert davon, dass die Menschen hier weder im See baden noch mit Booten auf ihm fahren. Also baten die Künstler die Schulkinder Siwas, ihre Vorstellungen vom Nil, den sie nie gesehen haben, auf Leinwände zu malen. Diese Leinwände ließen sie zu Segeln für ein selbst gebautes Boot vernähen, das über den See fuhr. „Irgendwo zwischen der ersten und zweiten Performance merkte ich, dass ich mich in den Ort verliebt hatte und beschloss, dort ein Haus zu bauen“, erzählt Hue-Williams. „Mounir ließ mich die Stelle auswählen, wo ich es hinsetzen wollte – und so kaufte ich das Land von ihm.“
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ein Haus in Siwa ist in drei individuelle Blöcke unterteilt: das Hauptgebäude mit vier Kinderzimmern, ein Esszimmer sowie ein Schlafraum für Hue-Williams und seine Frau Ali. In dem zweiten Gebäude, das mit dem ersten über einen Fußweg verbunden ist, beﬁndet sich eine großzügige Küche, ein Kinoraum und der Madschlis, ein traditioneller Aufenthaltsraum mit hoher Decke. Von hier aus geht es zu zwei kleineren Zimmern: der Bibliothek („Obwohl keine Bücher darin sind, denn der Raum ist nach oben offen – aber wir nennen ihn Bibliothek“) und ein Nebenzimmer. Im dritten Gebäude gibt es drei Gästezimmer, jedes mit eigenem Bad. Beleuchtet wird alles mit Kerzenlicht, ein Solar-Panel liefert die Energie für eine Küchenlampe, „damit sich der Koch keinen Finger“ abschneidet. Obwohl der Kunsthändler eine eindrückliche eigene Sammlung besitzt, will er hier keine Werke zeigen. Das Klima und die überwältigende Schönheit Siwas sprechen einfach dagegen. Bis auf drei Ausnahmen: Im Kinoraum strahlt – der Solarenergie sei Dank – eine von James Turrells hypnotisierenden Lichtarbeiten dunkelblau auf die Wand. Und der Land-Art-Künstler Richard Long hat im Esszimmer eine Wandspirale aus Handabdrücken hinterlassen und draußen ein Dreieck aus roten und weißen Steinen. Auch in der Sahara hat er Werke geschaffen, einige sind inzwischen vom Wind verweht. Hue-Williams und seine Familie verbringen meist die Wintermonate hier, genießen das laue Wetter beim Reiten, Sandsurfen und Schwimmen in einem der drei Pools, die auch als Zisternen für die nahen Gemüsegärten dienen. „Wir kommen immer mit mindestens zwei anderen Familien her, einfach weil es lustiger ist.“ Hue-Williams erzählt von der beglückenden Routine, die er inzwischen bei Markteinkäufen, abendlichen Festen und Sternegucken auf dem Dach entwickelt hat. Jeder Besuch sei eine Entdeckungsreise, bei der die Gäste die muslimische Kultur von heute ebenso kennenlernen wie die antike Zivilisation, die den Kunsthändler in den Bann zog. „In Siwa zu sein ist eine unglaubliche Erfahrung. Jeder, der hierherkommt, fährt verändert zurück nach Hause.“



Im Uhrzeigersinn von links oben: eine Steininstallation von RICHARD LONG im Hof, das Wohnzimmer, ein skulptural anmutendes Himmelsfenster, einer der drei Pools des Anwesens und eine Lichtarbeit von JAMES TURRELL



Für die Gestaltung des Hauses engagierte Hue-Williams die befreundete Architektin India Mahdavi. Da es als Ferienhaus für die ganze Familie gedacht war, wollte HueWilliams die Kinderzimmer von den Wohnräumen getrennt halten und Gästen ihre Privatsphäre einräumen. Auch sollte das Haus dieselbe Bauweise widerspiegeln wie das Hotel: eine Mischung aus Lehm, Sand und Salz für die Wände und Palmenstämme für die Dachsparren. Mahdavis Architektur wirkt biblisch und modern zugleich, eine zeitlose Form mit schlichten rechtwinkligen Konturen. Hue-Williams mag solche aufs Wesentliche reduzierte Ästhetik. Als er 23 Jahre alt war, übernahm er seine erste Londoner Galerie von John Pawson. Heute macht er seine Geschäfte von einer minimalistischen Scheune in Oxfordshire aus. REVUE 51



DAS EMPIRE SPRICHT ZURÜCK



TEXT: MARTA GNYP PORTRÄTS: QUENTIN DE BRIEY



Gehört alles ihm: Christie’s, Gucci, Yves Saint Laurent, Bottega Veneta, Puma, das Magazin Le Point, Château Latour, der Fußballclub Stade Rennais sowie zwei Museen in Venedig. BLAU traf François Pinault, Bauernsohn aus der Bretagne und größter Sammler der Welt REVUE 52
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Zwei Stunden Bedenkzeit: Mit dem Erwerb von MONDRIANS Tableau losangique II machte Pinault 1990 endgültig Ernst mit seiner Leidenschaft



F



rançois Pinault residiert in einem Neo-Renaissance-Palast im Zentrum des High-End-Fashion-Quartiers von Paris. Den imposanten Eingang des Gebäudes aus dem 19. Jahrhundert rahmt eine bunte Installation von Daniel Buren. Im Wartesaal eine große Leinwand von Mark Bradford. Kunstwerke überall. Pinault empfängt in seinem großen und hellen Büro. Ein kleiner, energievoller, elegant gekleideter Mann, der erst einmal Kaffee anbietet und gleich sagt, dass er sehr wenig Zeit habe und unser Gespräch kurz sein müsse. Und dann lässt er sich doch Zeit und ohne viel Widerstand an die Anfänge seines Erfolgswegs zurückführen.



Illusion? Ihre Karriere ist eine der erstaunlichsten im Europa der Nachkriegszeit … – Ich komme aus sehr bescheidenen familiären Verhältnissen und war als Kind in einer religiös geprägten Schule, an der die Mehrheit der Schüler aus wohlhabenden Familien stammte. So habe ich als Bauernsohn schon früh die Erfahrung gemacht, aufgrund meiner Herkunft nicht geachtet zu werden. Abgesehen davon war Schule auch nichts für mich. Deshalb bin ich schon früh abgegangen. Aber dann wollte ich mich revanchieren für die Missachtung, die mir während der Schulzeit entgegen-gebracht wurde. Ich kehrte mit dem festen Vorsatz nach Hause zurück, etwas aus meinem Leben zu machen. Ich begann mit einer Holzhandelsﬁrma und arbeitete sehr viel. Sie erinnern sich ungern an die Vergangenheit? – Ich habe das Gefühl, in völligem Einklang mit der Gegenwart zu sein und bin davon überzeugt, dass man im Hier und Jetzt leben sollte. Es kann nicht gut



Sie haben die Schule im Alter von 15 Jahren verlassen und als Soldat in Algerien gedient … – Da habe ich gelernt, Beharrlichkeit als eine Tugend zu schätzen. Mir ist bewusst geworden, wie wertvoll das Leben und die Solidarität zwischen den Menschen sind. Dann haben Sie Ihr Imperium aus dem Nichts aufgebaut. Verraten Sie den Schlüssel zum Erfolg? – Mit dem Begriff Erfolg kann ich schon mal gar nichts anfangen, es handelt sich dabei für mich um reine Illusion.



sein, ständig rückwärts zu blicken und nostalgisch in der Vergangenheit zu schwelgen. Das Vergangene hat man schon erlebt, es stellt keine Herausforderung mehr dar. Gegenwart und Zukunft hingegen bedeuten Neuerung, Risikobereitschaft und Abenteuer. Wenn man Ihr Leben im Rückblick betrachtet, haben Sie das Dorf Ihrer Kindheit verlassen, um in eine kleine Stadt zu gehen; dann zogen Sie aus Ihrer Region fort, um sich in Paris niederzulassen und haben dort ein riesiges Wirtschaftsimperium aufgebaut. Wie sehr haben Sie sich als Person im Verlauf Ihres Lebens verändert? – Verändert man sich denn tatsächlich? Was sich bei mir wohl nie ändern wird, ist, dass ich immer noch große Willenskraft und Lust dazu habe, aktiv zu sein und zu handeln. Inzwischen gelten Willenskraft und Lust vor allem der Kunst … – Die Region, in der ich aufgewachsen bin – die Bretagne – ist rau. Kunst war dort im Alltag nicht präsent. Bestimmt hat aber die vom Granitgestein geprägte Landschaft der Bretagne mit ihren Wäldern und Küsten irgendwie dazu beigetragen, dass ich ein Gespür für ungewöhnliche Dinge entwickelt habe. Eine Leidenschaft für die Kunst im eigentlichen Sinn habe ich erst spät verspürt, wobei das inzwischen auch schon wieder recht lange her ist. Über 40 Jahre … – Ja, es war Anfang der 70er-Jahre,



Herr im eigenen Haus: FRANÇOIS PINAULT in seinem Pariser Büro
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da sah ich während eines Galeriebesuchs ein Gemälde von Paul Sérusier, das mich sehr berührt hat. Es stellt einen Bauernhof dar, dessen zentrale Figur mich an meine Großmutter erinnert hat. Zuerst dachte ich, dass es dieses bestimmte Detail war, was mich anzog, aber es war etwas anderes. Je länger ich es betrachtete, desto mehr konnte ich entdecken. Dieses Bild war ein Katalysator und sein Ankauf markiert den Moment, an dem sich mein Blick der Kunst geöffnet hat.



PINAULTS IMPERIUM



Fashion



Weingüter



Gucci, Alexander McQueen, Bottega Veneta, Christopher Kane, Stella McCartney, Tomas Maier, Sergio Rossi, Saint Laurent, Balenciaga, Brioni



Domaine d’Eugénie, Château Latour, Araujo Estate, Château-Grillet, Gruppe Baronne Guichard



Finanzdienstleister



Uhren und Schmuck KERING



NextStage AM, Tawa PLC, Red River Holding,



Ulysse Nardin, JeanRichard und Girard-Perregaux, Dodo und Pomellato, Qeelin, Boucheron



Firmengruppe seit 1963



Presse, Buch, Elektronik Le Point, L’Agefi, Tallandier Editions, Groupe Fnac



Sport und Lifestyle Volcom, Electric, Puma, Cobra Golf



Immobilien



Museum



Le Centrale De Financement, Immobilier Neuf, OptimHome, Capi France



Gucci-Museum



FRANÇOIS PINAULT



ARTÉMIS



geboren 1936 in der Bretagne



Holdinggesellschaft seit 1992



Kunst und Theater



Geschätzter Vermögenswert: 14,3 Mrd. US-Dollar (Stand: 2015)



Christie’s, Théâtre Marigny



Fußballverein Stade Rennais



FRANÇOIS PINAULT FOUNDATION Stiftung seit 2006



1990 haben Sie dann für den Rekordpreis von 8,8 Millionen Dollar ein MondrianGemälde erworben. – Ich war in New York, um mir eine Skulptur von Henry Moore anzuschauen, und lief ganz zufällig diesem MondrianBild über den Weg. Es ist schwer, in Worte zu fassen, was man in seinem Innersten empﬁndet, wenn man einem Meisterwerk gegenübersteht. Ich war jedenfalls sehr ergriffen. Wenn Leidenschaft im Spiel ist, ist kein Preis zu hoch. Bis ich mich zum Kauf des Bildes entschlossen hatte, hat es allerdings zwei Stunden gedauert. Aber in diesem Moment wusste ich, dass ich mir eine Sammlung auf höchstem Niveau aufbauen wollte. Zwei Stunden – und alles war klar? – Nachdem ich Mondrians Tableau



losangique erworben hatte, dachte ich zunächst, es sei keine weitere Steigerung mehr möglich. Sehr schnell wurde mir dann bewusst, dass dies erst der Beginn eines neuen, großen Abenteuers war.



Museen in Venedig



Lebensmittel



Teatrino Palazzo Grassi (Auditorium), Museum Punta della Dogana, Museum Palazzo Grassi



Michel et Augustin



Mir wurde bewusst, dass die Kunstgeschichte nicht abgeschlossen ist, dass die Kunst von heute eine Präsenz hat, dass Künstler immer wieder spannende Arbeiten schaffen. Jede Neuentdeckung eröffnete mir wieder neue Räume, die es zu erkunden gab. Von meinem Interesse für amerikanische Kunst der Nachkriegszeit kam ich zur Gegenwartskunst. Nach und nach habe ich Gemälde, Skulpturen, Videos, Fotograﬁen und Installationen kombiniert, die den unterschiedlichsten Kulturkreisen und Geisteshaltungen angehören. Sie haben einmal gesagt, dass sich bei Ihnen alles um den Instinkt dreht? – Der Instinkt ist die Waffe, die jedem bei seinem Kampf ums Überleben dient. Man weiß doch sofort, ob man jemanden oder etwas mag oder nicht. Rationalität ist nur im Geschäftsleben nützlich. Der Instinkt ist mein Kapital. Entweder beeindruckt ein Kunstwerk oder es ist einem gleichgültig. Nach diesem ersten Eindruck greift man auf seine kunsthistorischen REVUE 55



Kenntnisse zurück, setzt sich mit der Geschichte des Werkes oder mit den Ideen und Inspirationsquellen des Künstlers auseinander. Dann bestätigt sich der erste Eindruck zumeist. Das Kunstwerk kann nicht auf seinen ästhetischen Aspekt reduziert werden, sondern es muss kritisches Denken auslösen. Andererseits hat Kunst doch auch immer mit Geschäft zu tun … – Wenn man an den Kunstmarkt denkt, dann natürlich. Hat man aber das Kunstwerk an sich im Sinn, steht der Instinkt an erster Stelle. Man sollte sich allerdings davor hüten, ein Kunstwerk voreilig zu beurteilen, denn es besteht immer die Gefahr, dass Kunst manchmal auch verführerisch sein kann. 1980 haben Sie zum ersten Mal an einer Auktion teilgenommen, 1998 haben Sie das Auktionshaus Christie’s gekauft … – Als Unternehmer und als Sammler führe ich zwei Leben, die parallel nebeneinander



herlaufen, ohne sich zu überschneiden. Christie’s habe ich aus rein geschäftlichen Gründen gekauft. Für mich stehen Emotionen im Bereich der Kunst an erster Stelle, im Geschäftsleben sind sie mir eher suspekt. Auktionen können Preise bestimmen. Haben Sie mal versucht, den Preis für das Werk eines Künstlers zu beeinflussen? – Ich glaube nicht, dass Preise auf Auktionen festgelegt werden. Meiner Meinung nach spiegeln sie den Preis wider, auf den sich die verschiedenen Akteure des Marktes zu einem bestimmten Zeitpunkt geeinigt haben, wobei verschiedene, komplexe Kriterien eine Rolle spielen. Aber Sie verkaufen immer wieder Werke aus Ihrer Sammlung? – Ja, natürlich. Meine Sammlung entwickelt sich ständig weiter. Ich setze mir regelmäßig neue Ziele und gebe ältere auf, sobald sie nicht mehr relevant erscheinen. So kommt es immer wieder mal dazu, dass ich mich von einem Kunstwerk trenne. Öffentliche Museen können, zumindest in Frankreich und in weiten Teilen Europas von ihrem Grundsatz her die Ausrichtung ihrer Sammlung kaum verändern, und das ist auch gut so. Privatsammlungen zeichnen sich hingegen gerade dadurch aus, dass man sie immer wieder infrage stellen kann. Es gibt nicht wenige Sammler, die sich an Ihnen orientieren, an der Kunst, die Sie sammeln … – Auf keinen Fall möchte ich anderen meine Wahl aufzwingen. Ein echter Kunstliebhaber soll seine Entscheidungen unabhängig von anderen treffen und in der Lage sein, jenseits des etablierten Geschmacks zu seinem eigenen ästhetischen Urteil zu kommen. Andere von seinen eigenen Vorstellungen überzeugen zu wollen, ist vollkommen sinnlos. Man kann aber schon viel erreichen, wenn man dazu beiträgt, dass sich andere für Gegenwartskunst



„Sammeln ist eine komplexe Leidenschaft, bei der man von unterschiedlichen Wünschen angetrieben wird“ interessieren. Das ist die einzige Verantwortung, die ich für mich sehe. Hat das Sammeln von Kunst mit Macht zu tun? – Es wäre traurig und im Übrigen auch völlig uninteressant, wenn dies so wäre. Sammeln ist eine komplexe Leidenschaft, bei der man von unterschiedlichen Wünschen und Sehnsüchten angetrieben wird. Hierzu zählen ästhetisches Vergnügen, intellektuelle Wissbegier und der Wunsch, auf der Höhe seiner Zeit zu sein oder das Bedürfnis, sich durch das Fördern von Künstlern an kreativen Prozessen zu beteiligen. Sicherlich lassen sich noch viele weitere Gründe ﬁnden, die der Befriedigung in wirtschaftlicher oder sozialer Hinsicht dienen. Diese Aspekte allein ergeben aber ein karikaturhaft verschobenes Bild. Seitdem Christie’s in Ihrem Besitz ist, hat das Auktionshaus eine mächtige Position erworben. Heute geht es bei Christie’s nicht mehr nur um Versteigerungen, das Auktionshaus



Selfmademänner unter sich: PINAULT mit KOONS vor Popeye
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kuratiert auch Sonderausstellungen und verkauft inzwischen auch privat, was früher eher Galerien und Kunsthändlern vorbehalten war. Was halten Sie von einer derartigen Machtkonzentration? – Was das Kuratieren von Sonderausstellungen betrifft, so halte ich dies für eine gute Initiative. Im Allgemeinen geht es aber hierbei nicht darum, Macht zu potenzieren. Ein Unternehmen muss sich ständig weiterentwickeln und sich an die Welt, in der es operiert, anpassen, um überlebensfähig zu bleiben. Die Stärke der Auktionshäuser erschwert die Arbeit der Galerien … – Für gute Galerien sollte dies kein Problem darstellen. Man muss zu den Besten gehören. Was die Zukunft bringt, weiß man nicht. Vielleicht werden die Chinesen alles übernehmen … Sie haben sich lange mit dem Gedanken getragen, ein privates Museum zu gründen. Zuerst war das Projekt auf der Seine-Insel Seguin bei Paris, dann kamen Ihre Museumsprojekte in Venedig. Was war für Sie daran so wichtig, ein Privatmuseum zu besitzen? – Ich hatte den Wunsch, die Kunstwerke, die mir gefallen und die ich sammle, mit einem größeren Publikum zu teilen. Mein eigenes Museumsprojekt konnte ich in Venedig verwirklichen, an den beiden zentralen Standorten des Palazzo Grassi und der Punta della Dogana, zuletzt ist noch das Teatrino hinzugekommen. Tadao Andō ist es gelungen, die Gebäude so zu restaurieren und umzugestalten, dass sie zum Ausstellen zeitgenössischer Kunst hervorragend genutzt werden können. Meine Sammlung ist nicht statisch, sondern mit ihr sollen die immer schnelleren und stärkeren Schwankungen, denen unsere heutige Welt ausgesetzt ist, dargestellt werden. Die Präsentation der Sammlung selbst ist Teil der Dynamik eines künstlerischen Schaffensprozesses.



Denken Sie, dass Sichtbarkeit ein entscheidender Faktor für die Bedeutung eines Künstlers, aber auch eines Sammlers ist? – Für einen Künstler ist Sichtbarkeit natürlich wichtig, erst recht in Venedig. Für einen Sammler ist das ganz bestimmt nicht so. Der Traum eines jeden Sammlers ist es, hinter den Kunstwerken zu verschwinden. Ihre finanzielle Position ist gegenüber den meisten öffentlichen Museen weitaus besser. Sie können bessere Kunstwerke kaufen, schneller und effizienter handeln und sind nicht, wie öffentliche Museen, von niedrigen Budgets und langsamen Verwaltungsvorgängen bestimmt. Treten Sie mit öffentlichen Museen in Konkurrenz? – Ich glaube, dass private Museen und öffentliche Einrichtungen in keiner Weise miteinander konkurrieren. Gerade läuft im Palazzo Grassi eine Ausstellung über Martial Raysse, die zuvor modiﬁziert im Centre Pompidou zu sehen war, und wofür ich auch zahlreiche Leihgaben zur Verfügung gestellt habe. Beide Ausstellungen ergänzen sich, sowohl was die Werkauswahl, aber auch den konzeptionellen Ansatz betrifft. Viele sind der Meinung, dass Ihre Schau Slip of the Tongue in der Punta della Dogana die offizielle Biennale-Ausstellung übertroffen hat. Das ist doch offensichtliche Konkurrenz. – Das ist Ihre Meinung. Vielleicht stimmt es ja auch in diesem Jahr. Ich ﬁnde aber, wir ergänzen uns gegenseitig. Die Biennale gibt immer Anlass zur Inspiration und stellt eine große Herausforderung dar: für Künstler, Kuratoren, Galerien – für alle von uns. Sie haben auf der Biennale Georg Baselitz’ neue Bilder entdeckt … – Wirklich gute Arbeiten. Ich habe sie gleich am ersten Tag gekauft. Glauben Sie, dass ein Privatsammler wie Sie die Möglichkeit hat, Kunstgeschichte anders zu schreiben, als es ein öffentliches Museum kann? – Im kreativen Bereich sollte niemand glauben, er könne eine Monopolstellung



Sein Herrschaftsitz in Venedig: das MUSEUM PALAZZO GRASSI am Canal Grande



einnehmen. Natürlich haben öffentliche Einrichtungen mit zahlreichen Schwierigkeiten zu kämpfen, und zwar nicht nur ﬁnanzieller Art, sondern auch aufgrund der erforderlichen Verwaltungsvorgänge und der gesetzlichen Vorgaben. Für öffentliche Museen steht auch beim Sammeln und Ausstellen die Aufgabe im Vordergrund, einen repräsentativen Überblick zu bieten, der möglichst objektiv ist und die geograﬁsche Vielfalt berücksichtigt. Für private Einrichtungen gelten solche Kriterien nicht. Welche Kriterien gelten für Sie? – Ein Sammler verfolgt nicht das Ziel,



eine möglichst allumfassende Sammlung zu besitzen und auch nicht, Geschichte zu schreiben. Jedenfalls ich nicht. Ich glaube eher an eine dynamische Realität. Mein Interesse gilt dabei aufstrebenden jungen Künstlern, ich unterstütze aber auch weiterhin Künstler, die schon seit Langem zu meinen Favoriten gehören, wie Thomas Schütte. Erzählen Sie uns von Ihren Künstlerfreunden. Wie ist ein Verhältnis auf gleicher Augenhöhe mit einem Künstler möglich, wenn der eine in der Rolle des Auftraggebers beziehungsweise des Käufers ist? – Unabhängig davon, wie eng die Beziehung zwischen Künstler und Sammler ist: Ein Verhältnis von gleich zu gleich kann REVUE 57



es nicht geben. Der Künstler ist immer Schöpfer, während der Sammler in der Rolle des Betrachters ist, oder, um ein Wort von Marcel Duchamp wieder aufzugreifen, des regardeurs. Als Betrachter hat der Sammler zwar eine aktive, nützliche und sogar notwendige Rolle, aber mehr auch nicht, und das ist auch gut so. Selbst zur Zeit der Renaissance, als die Künstler noch von den Aufträgen ihrer Mäzene abhängig waren, hatten immerhin die größten unter ihnen die Möglichkeit, ihre Vorstellungen frei umzusetzen. Es geht eher darum, einen Künstler in seinem kreativen Prozess zu begleiten. Wirklich inspirierend hat ein Sammler auch noch nicht auf einen Künstler eingewirkt. Entweder hat der Künstler etwas zu sagen oder nicht. Was denken Sie über das Pauschalurteil, „gute“ Sammler interessieren sich für Kunst, „schlechte“ für Geld? – Eine Sichtweise, die keinen Sinn ergibt. Moral in der Kunstwelt ist eine komplizierte Angelegenheit. Ich weiß aber auch, dass Sammler keine Heiligen sind. Sie haben die Punta della Dogana für die nächsten 30 Jahre gemietet. Wie soll es danach weitergehen? – Was halten Sie davon, wenn Sie mich das noch einmal fragen, wenn es soweit ist: zum Beispiel in 30 Jahren!



SÜSS, SÜSSER, SAUER Der Doctor Who der Kunst: Wie LAURA OWENS mit jeder neuen Arbeit das Betriebssystem Malerei umprogrammiert. Und so zur einflussreichsten Künstlerin ihrer Generation werden könnte. Eine Annäherung von Oliver Koerner von Gustorf REVUE 58
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lenn Miller beherrscht 1942 mit Chattanooga Choo Choo die Hitparaden, Bing Crosby’s im Sommer veröffentlichter Irving-Berlin-Song White Christmas belegt ab Oktober Platz eins. Es ist ein Jahr der Schlachten: Die Schlacht von Midway wird im Paziﬁk gegen die Japaner gewonnen, im Atlantik gibt sich die U-Bootﬂotte von Admiral Karl Dönitz an der Atlantikküste geschlagen. Und noch ein anderes merkwürdiges Ereignis beherrscht die Schlagzeilen der Los Angeles Times, die „Schlacht von Los Angeles“, bei der am 25. Februar Hunderte unbekannter Objekte über der Stadt gesichtet und beschossen werden. Ob es sich tatsächlich um Außerirdische handelt oder drei Monate nach dem japanischen Bombardement von Pearl Harbor nur Kriegshysterie herrschte, wird nie geklärt. Es ist auch das Jahr, in dem Laura Owens’ heutiges Haus in Echo Park in Los Angeles gebaut wird. Als sie es über 70 Jahre später renoviert, ﬁndet sie durch einen Zufall einen ganzen Satz von Stereotypiedruckplatten, die damals zum Dämmen des Dachstuhls verwendet wurden. Die Papiernegative stammen von unterschiedlichen Ausgaben der Los Angeles Times aus dem Jahr 1942. Ursprünglich waren sie für die schweren bleiernen Druckzylinder in den Rotationsmaschinen bestimmt. Die Malerin, die seit Jahren mit Kalligraﬁe arbeitet, Bücher macht und sagt, dass „ein richtig gutes T in einem ganz bestimmten Font anzuschauen dasselbe sein kann wie ein wirklich gutes Bild zu betrachten“ ist sofort fasziniert. Sie lässt Gummiabgüsse herstellen und druckt mit ihnen die Zeitungsseiten per Hand nach, scannt sie ein und bearbeitet sie am Computer neu. So verbringt sie, wie sie recht lakonisch erklärt, „eine Menge Zeit damit, das zu tun, was ein Graﬁkdesigner oder Setzer bei einer Tageszeitung macht“. Für ihre jüngste Gemäldeserie in der Wiener Secession entfernte sie einzelne Artikel, Fotos, Werbeanzeigen, montierte neue hinein, veränderte Typograﬁen, Texte und Illustrationen.



Die Nachrichten und Images stammen allerdings nicht von 1942, sondern aus den unterschiedlichsten Dekaden vor und nach dieser Ära – vom Ende des 19. Jahrhunderts bis in die Jetztzeit. Das Jahr 1942 wird auf Owens’ digital neu gestalteten Zeitungsseiten zu einer Folie – oder zu etwas wie einer Ebene im Bildbearbeitungsprogramm Photoshop, die fast unbegrenzt ausgeschnitten, maskiert, geﬁltert und kopiert werden kann, die andere (Zeit)-Ebenen überlagert oder von ihnen überlagert wird. Zwischen Meldungen über belgische Partisanen, die Nazi-Züge in die Luft sprengen, verlorene Kätzchen und kalifornische Behördenmitarbeiterinnen, die in Hosen bei der Arbeit erscheinen, montierte Laura Owens Anzeigen für High-End-Technologie oder Werbung für Privatjets. Die Piloten, die in Kampfﬂugzeuge steigen, stammen nicht mehr aus dem Zweiten Weltkrieg, sondern vielleicht aus Einsätzen in Vietnam oder Afghanistan. Die böse Eisprinzessin Tonya Harding, die Ledermänner von Tom of Finland, die Simpsons oder Snoopy nisten sich wie Pop-Parasiten ein. Immer wieder baut Owens künstliche Schlagschatten ein, die Tiefe suggerieren und an die Benutzeroberﬂäche eines Computers erinnern, auf dem Objekte hin- und hergeschoben werden. Die Layouts übertrug die Künstlerin mit ihren Studio-Assistenten im Siebdruckverfahren auf riesige Leinwände. Doch nur, um sie gleich wieder mit den unterschiedlichsten Formen von Malerei zu überlagern oder zu unterwandern. Digital „gefälschte“ Pinselstriche schweben auf der Oberﬂäche neben Pinselstrichen aus Öl-, Acryl- und Vinylfarbe. Mal graﬁsch, mal comicartig, mal abstrakt-expressionistisch reagieren sie auf die Layouts. Dabei verlaufen die Malereischichten, die Owens über ihre Zeitungsseiten legt, zart-wässerig wie in einem impressionistischen Aquarell oder verdichten sich in pastosen Disney-bunten Schlieren und Klecksen. Nichts hier ist gewiss. Der Betrachter bewegt sich in einer Mischung aus Sehen und Lesen durch einen instabilen, haltlos freien Malereikosmos, in dem sich nicht entscheiden lässt, was Vorder- oder Hintergrund ist, Inhalt oder Form, Bild oder Objekt. In diesem semi-abstrakten Schrift-Allover gibt es kaum einen roten Faden, an dem man sich festhalten könnte, eher ein Gefühl der Bodenlosigkeit. Es ist ein bisschen wie in der Zeit-Raum-Maschine TARDIS, der Polizei-Box, in der der sich immer wieder neu inkarnierende Dr. Who und seine Begleiter durch das Universum reisen – alles hier besitzt eine eigene, innere Metrik und Ironie. an kann auch Owens mit einer Art Dr. Who der Kunstwelt vergleichen. Immer wieder hat sie im Laufe der letzten zwei Dekaden ihr Werk neu erfunden und sich mit jedem Projekt als Künstlerin neu positioniert. In den frühen 90ern, noch als Studentin des konzeptorientierten California Institute of the Arts, einer der Vorreiterinstitutionen für PostStudio-Strategien und Institutionskritik, beginnt sie sich mit dem damals als völlig unzeitgemäß geltenden Medium der Malerei zu beschäftigen. Ihr frühes Werk bezieht sich auf den Kanon der europäischen Moderne, auf Color Field Painting und den Abstrakten Expressionismus, lässt aber alles Mögliche hinein, das bislang Hausverbot in akademischen Malereidiskursen hatte: Kinderbuchund Märchenillustrationen, historisches Textildesign, Outsider- und Folk Art. Ihre Bilder sind voll von den Farben der amerikanischen



M UNTITLED, 2014, PANTONE TINTE, SIEBDRUCKTINTE, VINYLFARBE FLASHE, ACRYL, ÖL, PASTEL, PAPIER, HOLZ AUF LEINEN, 351 × 264 CM
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UNTITLED, 2014, ÖL, ACRYL, VINYLFARBE FLASHE, SIEBDRUCKTINTEN, KOHLE, PAPIER, GESSO AUF LEINEN, 274 × 213 CM



West Coast, bevölkert mit Fabelwesen, Äffchen und Blüten. Sie sorgen schnell für internationales Aufsehen, werden dabei über Jahre immer wieder mit Attributen wie „souveräne Naivität“, „eklektische Malpraxis“ oder „träumerische Lyrik“ belegt. Ihre aktuellen Bilder in der Secession sind Lichtjahre von dieser vermeintlichen Märchenhaftigkeit entfernt. Sie sind kälter, härter, noch experimenteller. Und auch die Künstlerin selbst hat am Tag der Eröffnung nichts von einem Nerd. Vor dem Interview möchte sie den Gesprächspartner kurz persönlich kennenlernen, wurde mitgeteilt. Schließlich öffnet die Pressefrau die Tür zur Halle und sagt etwas nervös: „Jetzt könnte es klappen.“ In einem dekonstruierten Batikdress, mit einem Smoothie in der Hand, steht Owens mit einem Sammlerpaar vor ihren Bildern. Bei dem ersten Kennenlernen erscheint diese schmale Frau hinter ihrer Sonnenbrille freundlich, ein bisschen so, als hätte sie einen Jetlag – und vermittelt zugleich eine gewisse professionelle Unverbindlichkeit. och beim späteren Gespräch spürt man, wie präzise Owens nicht nur ihre Bilder, sondern auch ihre Gedanken konstruiert, wie wichtig es ihr ist, genau den Punkt zu treffen, die Kontrolle zu behalten. Immer wieder pausiert sie, um zu überlegen, wie Sätze besser fortgeführt werden, Ideen formuliert werden können – auch wenn es um ihre Anfänge an der
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UNTITLED, 2012, ÖL, ACRYL, VINYLFARBE FLASHE, HARZ, COLLAGE, BIMSSTEIN AUF LEINWAND, 274 × 213 CM



Kunsthochschule geht. „Es war an der Cal Arts völlig in Ordnung zu malen“, erinnert sie sich, „aber im kritischen Kontext wurde es als unwichtig erachtet. Für mich eine befreiende Erfahrung, die Malerin Mary Heilmann zu treffen, weil sie ein subtiles, aber sehr starkes Vertrauen in die Möglichkeiten hatte, sich der Malerei anzunähern. Ihre Ideen zeigten, wie ernsthaft das Nicht-Ernsthafte ist. Es gibt da dieses selbstironische Bewusstsein, das eine Leichtigkeit zulässt, die es den Dingen erlaubt, ohne Einschränkungen ins Gemälde zu kommen oder es zu verlassen. Ich denke dabei an das Gegenteil dieser lähmenden Vorstellung, sich selbst in diese Repräsentation von etwas zu zwängen, das ,authentisch‘ ist.“ Owens’ eigene Praxis steht in krassem Widerspruch zu der Vorstellung, dass Künstler eine unverwechselbare, wiedererkennbare Sprache entwickeln müssen, ein Markenzeichen, das in immer neuen Varianten variiert und vermarktet wird. Dazu gehören nicht nur der ständige Stilbruch in ihrem Werk und die ungeheure Freiheit, mit der sie die unterschiedlichsten Einﬂüsse und Techniken nutzt. Auch in ihrem Gebäude in der South Mission Rd. in Los Angeles, einem Hybrid aus Studio, Ausstellungsraum und Performance-Space, probiert sie neue Formen der Kollaboration aus. Owens wird von jüngeren Künstler-Generationen nicht nur beinahe kultisch verehrt, ihr Studio bringt auch neue Maler-Stars
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hervor. Viele ihrer Assistenten wie etwa Calvin Marcus, John Seal oder Jonas Wood haben inzwischen eine eigene, sehr erfolgreiche Karriere angetreten und werden von großen Galerien wie Gagosian, Gavin Brown, David Kordansky oder Anton Kern vertreten. „Sie war wirklich gut organisiert und hat sehr hart gearbeitet, was für jemanden wie mich, der gerade aus der Kunstschule kam, ein fantastisches Modell war. In dieser Umgebung konnte ich nur ein besserer, erfolgreicherer Künstler werden“, sagt Jonas Wood, der Owens’ erster Assistent wurde, als das renommierte Museum of Contemporary Art in Los Angeles 2003 der damals erst 33-Jährigen eine große Retrospektive ausrichtete. Warum fällt Owens’ Name immer, wenn es um intelligente, zeitgemäße Malerei geht? Was ist wirklich so erhellend an dieser wahnwitzigen abstrakten Welt, die von Zeitreisen, Fledermäusen und Comicﬁguren erfüllt ist? „Sie ist diese körperlich kleine Person mit einer enormen Persönlichkeit und einer beinahe aggressiven Härte, die total intensiv ist“, sagt Calvin Marcus, der zweieinhalb Jahre für Owens arbeitete. „Sie weiß genau, was sie will, und da gibt es nur wenige Kompromisse. Es gibt immer eine Lösung. Dieses Moment des Entdeckens und Lernens kann man in jedem Bild sehen. Jedes Mal macht sie ein Bild, das sie noch nie zuvor gemacht hat, und auch niemand anders. Selbst wenn sie dafür Wasserfarbe durch eine Schablone auf eine nicht grundierte Leinwand sprühen muss, die dann wieder mit 80 Schichten Siebdruck und zentimeterdicker Impasto-Farbe bedeckt wird.“ wens’ Strategie hat dabei mit der ironischen Malereikritik von Malern wie Martin Kippenberger oder Albert Oehlen in den 80ern nur noch wenig zu tun. Dann schon eher mit der Stilpluralität und der feministischen Sicht einer Rosemarie Trockel. Vielleicht kann man die knallbunt-künstlich aufgemanschten Farbkleckse Owens’ so auch als Antwort auf das Macho-Gespritze und Pinselmalen verstehen. Und auch das Arsenal von eher schrulligen und übersüßen Figuren auf Owens’ Bildern spricht eher eine campe, queere Sensibilität an als den Jungs-Humor.
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„Kunst operiert in ihrem eigenen zeitlichen, physischen und mentalen Raum. Sie ist im Dialog mit sich selbst begriffen“ In diesem Zusammenhang muss man auch Owens’ Reﬂexionen über Malerei und dem männlichen und weiblichen Orgasmus sehen, die sie 2013 in Artforum äußerte: „Ist es nicht interessant, dass der männliche Orgasmus diesen DNA-Abdruck hat, der sich wieder und wieder repliziert und dadurch verstärkt, während der weibliche Orgasmus keinen Zweck, keine Markierung, keinen Ort hat? Er kann noch nicht einmal zeitlich genau verortet werden. Es gibt keinen richtigen Moment, in dem das Ejakulat herauskommt. Ich würde gerne darüber nachdenken, ob dies ein Modell für eine neue Geste in der Kunst, in der Malerei sein könnte. “ Sind die ort- und zeitlosen Referenzen, die modellierten Farbspritzer auf Owens’ Gemälden also feministische Statements? Haben die formalen Entscheidungen auch eine politische Dimension?



„Ich glaube, Camp oder Ironie sind manchmal eine sehr wichtige Geste. Diese Geste durchzieht die Geschichte der abstrakten Kunst auf ganz unterschiedliche Weise und wird häuﬁg als eine Parallele zu einer politischen Geste übersehen“, sagt Owens. Aber handelt es sich bei ihren Bildern um feministische Kunst? Das verneint sie klar und zieht eine deutliche Trennlinie zwischen dem politischen Geschehen und Bürgerrechtsbewegungen, zu denen sie auch den Feminismus zählt, und ihrer Arbeit: „Kunst operiert in ihrem eigenen zeitlichen, physischen und mentalen Raum. Sie ist im Dialog mit sich selbst begriffen, mit anderer Kunst. Es gibt da eine parallele Idee zu dem, was wir Feminismus nennen, die sie vielleicht versucht zum Ausdruck zu bringen. Aber die sieht nicht aus, wie all die Aktionen und Worte und Trillerpfeifen, die wir gewohnt sind, wenn wir diese politische Sprache in der sozialen Welt hören. Kunst kritisiert sich selbst, innerhalb ihrer selbst. Wenn es so etwas wie ein feministisches Bild gibt, dann redet es mit einem anderen Bild, nicht mit mir.“ och in Owens’ Kosmos reden die Bilder nicht nur miteinander, sondern beziehen immer den Ausstellungsraum, die Architektur des jeweiligen Ortes mit ein. Das wurde auch in der Malerei-Installation deutlich, die sie in ihrer Berliner Galerie Capitain Petzel zeigte. Bildete in Wien der Zufallsfund von Druckplatten den Ausgangspunkt zu einer Zeitreise, war es hier eine scheinbar sinnlose Kindergeschichte. Über fünf diagonal am Boden befestigten Gemälden zog sich in der gläsernen Ausstellungshalle ein Text über eine Katze und einen Alien, die sich gemeinsam zum Mittelpunkt der Erde teleportieren, 11.000 Bomben zünden und den Planeten zu einer Pizzakruste verbrennen. Die Gemälde ähneln überdimensionalen, mit Blumen- und Holly-Hobbie-Stickern beklebten Seiten eines Mädchentagebuchs. Dabei kann man die Geschichte nur von einer Stelle im Raum aus lesen, an der sich die Textfragmente perspektivisch überlagern. Das Ende der dystopisch-infantilen Geschichte verbarg sich auf einem kleineren Bild im Untergeschoss der Galerie, in das man hinabsteigen musste wie zum Erdmittelpunkt. „Ich wollte den Eindruck erwecken, dass dieses Gemälde im Souterrain zugleich vor und nach den Gemälden in der Galerie entstanden ist, dass da eine Zeitreise stattgefunden haben muss. Ich habe all die Dinge, die in den Bildern im Obergeschoss eingebaut waren, in eine Art Stillleben verpackt: die Blaubeeren, das Lakritz, die Katze, den Alien, Holly Hobbie. Ganz so, als ob dieses Bild dann die Geschichte im oberen Stockwerk hervorgebracht hätte. Das Ende der Geschichte vom oberen Geschoss ﬁndet sich im zeitlichen Vorläufer dieser Bilder im Untergeschoss – dieses Bild ist also zugleich das Davor und das Danach.“ Wenn Owens das sagt, hört es sich ganz normal an. Und genau diese Leichtigkeit, mit der sie all diese ungeheuerlichen, ziemlich wahnsinnigen Dinge in eine mathematisch ausgetüftelte, wie im Frankenstein-Labor zusammengesetzte Malerei verpackt, ist schlichtweg genial. Das Komische ist nur, dass die ungelösten Gefühle, die Unsicherheiten, die Monstrosität, die ihre abstrakten Bilder ansprechen, ganz heutig sind. Wer mit der Katze und dem Alien in den Mittelpunkt der Erde teleportiert wird, landet mitten in der fragilen Realität.
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Einladung zu Auktionseinlieferungen Zeitgenössische Kunst, Moderne Kunst, Photographie Alte Kunst und 19. Jh., Kunstgewerbe, Asiatische Kunst, Afrikanische Kunst
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TIZIAN, DER PROFI



TIZIAN IN PRAG — — GR AND PRIX — WERTSACHEN R— AU KT IO NE N — BL AU K ALENDE DER AUGENBLICK



Prag bereitet sich auf eine spektakuläre Ausstellung vor. Regie führt der Kunsthistoriker Lionello Puppi, der ein Leben lang dem Starmaler der Renaissance nachgeforscht hat



E



s ist kein Mangel an großen TizianAusstellungen. Alle paar Jahre reisen die Vorzeigestücke aus dem riesenhaften Werk an einen noblen Museumsort. Jetzt nach Prag. Aber Prag begnügt sich nicht mit dem Reigen schöner Bilder. Prag hat ein Thema. Der italienische Kurator Lionello Puppi interessiert sich für Tizians Frauenideal.



Reiseinstrument der Renaissance mit Sonnenuhr. Nürnberg, Paulus Reinman, 1608 Elfenbein, Bronze, Vergoldungen, Zinn, 2 x 16,8 x 12,4 cm, in originaler Schatulle. Ergebnis: € 285.000,Neumarkt 3 50667 Köln T 0221-92 57 290 Poststraße 22 10178 Berlin T 030-27 87 60 80 München 089-98 10 77 67 Zürich 044-422 19 11ENCORE Brüssel 02-514 05 86 [email protected] www.lempertz.com 66



Denkt man an Tizian, fallen einem eine Reihe unsterblicher Bilder ein. Welche wird man in Ihrer Ausstellung zu sehen bekommen? – Wir sind hier auf der Suche nach einem ganz eigentümlichen Konzept von Kunst: Können Bilder die kurzlebige Schönheit dieser Welt gültig festhalten? Tizian hat sich bereits als junger Mann mit dieser Frage auseinandergesetzt und dafür einen Bildtypus gefunden: Eine wunderschöne,



Flora, 1515 – 1517, Öl auf Leinwand, 80 × 64 cm



junge Frau betrachtet sich selbst im Spiegel. Wir zeigen in Prag vier Versionen dieses Motivs, drei aus Museumsbesitz, eine aus einer Privatsammlung. Es sind außergewöhnliche Bilder, die zuvor noch nie zusammen zu sehen waren. Was genau sieht die junge Frau, die sich im Spiegel betrachtet? – Zunächst einmal handelt es sich um das ENCORE 67



uralte Vanitas-Motiv, bei dem vergängliche Dinge mit dem Bewusstsein ihrer Kurzlebigkeit konfrontiert werden. Vorher hatte das oft einen religiösen Aspekt – Endlichkeit des Diesseits gegen Unendlichkeit der Kunst. Tizian betont aber nicht das Jenseits, sondern es gelingt ihm, sich höchst sinnlich und hingebungsvoll auf den Körper und die frische Ausstrahlung seiner Modelle zu konzentrieren.



Spielt bei der unbekümmerten Nacktheit auch Kritik an der kirchlichen Moral mit? Die sah verführerische Frauen ja lieber verhüllt und weggesperrt? – Das spielt wahrscheinlich mit, wenn man an den eher libertären Kontext im Venedig der Renaissance denkt. Aber die Ablehnung religiöser Darstellungsmodelle stand bei Tizian nicht im Vordergrund. Schließlich malte er ja auch für klerikale Auftraggeber. Vielleicht gab es diese molligen, weiß häutigen Models der Tiziangemälde ja auch gar nicht und es handelt sich mehr um eine Männerfantasie? – Im Unterschied zu anderen Lesarten bin ich überzeugt, dass es hier gar nicht um ein abstraktes Konzept von Vergänglichkeit geht. Wir sehen vor uns eine ganz konkrete Selbstbildnis, 1562, Öl auf Leinwand, 96 × 75 cm Frau aus Fleisch und Blut, eine Person mit Namen und Nachnamen – nur sind diese Informationen leider nicht in unsere Wie steht Tizian zu seinem Modell? Zeit gekommen. – Das verrät er uns selbst. Gleich mehrmals stellt er sich selbst als Beobachter mit Die Künstler in Venedig um 1520, Tizians ins Bild, zuweilen im Gewand des bibliFreundeskreis und seine Auftraggeber schen Nikodemus, zuweilen als Heiliger wussten aber, um welche Frau es sich Hieronymus – alles ältere Herren mit Bart. handelte? Diese Cameo-Auftritte geben uns eine – Davon gehe ich aus. Wir können in der Prager Ausstellung zeigen, dass er dieses melancholische Botschaft mit: Nicht nur die Frau auf dem Bild sinniert über das wunderschöne Lieblingsmodell immer wieder in verschiedenen Zusammenhängen Älterwerden und den Tod, der Künstler tut es auch. Und sonderbarerweise ﬁnden gemalt hat, mal als Sibylle, mal als Salome, wir Tizian auf einem ganz großartigen ein anderes Mal als Pandora. Tizian war da Spätwerk, das sich auch in Tschechien sehr erﬁndungsreich, es sind aber alles beﬁndet, das wir aber leider nicht nach starke Frauen. Prag ausleihen konnten: Die Schindung des Marsyas aus dem bischöﬂichen Palast Die Handbücher der Kunstgeschichte sagen, in Kroměříž. dass dieser rotblonde, füllige Frauentyp im Venedig der Renaissance das große Schönheitsideal war. Die Frauen haben ihre Haare Ein gruseliges, fahles Bild. Hier macht sich Tizian zum Zeugen eines sadistischen gebleicht und gefärbt, damit sie so aussahen. Mordes: Apollo lässt dem Satyr Marsyas bei Und dass gerade die teuren und viel begehrlebendigem Leibe die Haut abziehen … ten Kurtisanen diesem Ideal entsprachen. – Tizian führt uns damit seine Ethik vor, – Zumindest spricht nichts dagegen, dass nach der die Kunst auch das Grauen diese mit ihrer verführerischen Nacktheit kokettierende Frau ebenfalls eine Kurtisane und das Unrecht ohne Beschönigung zeigen muss. Ganz drastisch: Dieser Künstler gewesen ist. Dann war sie sicher eine sehr der Renaissance begreift sich nicht nur als begehrte und teure Gefährtin. Wir werden raffinierter Ästhet, sondern auch als das niemals mit Sicherheit wissen. Aber Chronist des Scheiterns. Ein Moralist. So wohlgemerkt: Es gab diese rotblonde wie es keine dauernde Schönheit geben Schönheit meines Erachtens wirklich, sie kann, so entrinnen wir auch nicht dem ist nicht als Ideal oder Traumbild aus verschiedenen Vorbildern zusammengesetzt. Leiden und der Gewalt. ENCORE 68



Bekommen wir Tizian also als humanistisches Genie präsentiert? – Ganz im Gegenteil. Wenn wir die Gemälde wie in Prag miteinander konfrontieren können, wird einem erst der professionell organisierte Werkstattbetrieb dieses Unternehmers bewusst. Tizian war nicht allein. Alles in seiner Bottega war arbeitsteilig, ein penibel durchgeplanter Prozess. Deshalb ﬁnde ich es auch reichlich bemüht, jedes Gemälde als „Werkstattarbeit“ mit mehr oder weniger Beteiligung des Meisters zu klassiﬁzieren. Am Ende war es immer Tizian, der das Werk signierte und es als sein Produkt von Wert auswies. Alle Bilder sind von ihm, wenngleich es natürlich bessere und schlechtere Gemälde gibt. Wissen wir, wer alles für die Firma Tizian gearbeitet hat? – Einige Gehilfen sind dokumentiert, darunter auch Emmanuel Amberger, Sohn eines Malers aus Augsburg und mit besten Verbindungen zu den deutschen Höfen, vor allem zu den Habsburgern, für die ja auch Tizian arbeitete. Man verkehrte also in denselben Kreisen. Den Vater Christoph hatte Tizian auf Reisen zu seinen habsburgischen Auftraggebern kennengelernt. Offenbar verstand man sich gut. Und wie das damals durchaus üblich war, ging der Sohn Ambergers hinterher zur Ausbildung nach Venedig. Das war ja ein europaweites Zentrum der Malerei. Die Lehrjahre im Ausland bei Tizian versprachen dem Zögling eine sehr solide Ausbildung, wahrscheinlich auch eine vielversprechende Ausbildung. Tizian arbeitete also schon mit Einwanderern. Sogar aus Deutschland. – Sicher doch. Diese Einteilung in Nationalstaaten und nationale Identitäten, die uns heute so zu schaffen macht und in der Kunstgeschichte eine so große Rolle gespielt hat, hätte er lächerlich gefunden. Hier ging es einzig um Talent. Und um Qualität. Und die hatte ihren Preis? – Natürlich. Die Zeitgenossen wussten genau, was sie für ihr Geld bekamen. Tizian lebte in einem Umfeld raffinierter Kenner. In Venedig wirkten im



Die Schindung des Marsyas, um 1570/75 Öl auf Leinwand, 212 × 207 cm



16. Jahrhundert gleichzeitig die besten Drucker und Maler, Schriftsteller und Denker. Nehmen wir nur Pietro Aretino, der mit seinen erotischen Gedichten und Erzählungen das ausdrückte, was Tizian mit der Malerei gelang: Die herrliche Diesseitigkeit der Welt, das Fest, den Luxus, die Liebe festzuhalten und zu feiern. Das wurde gut bezahlt und war auch ein Exportprodukt der Handelsmetropole Venedig. Gab es damals wirklich einen internationalen Markt für diese raffinierten Bilder? Hat man die Konzepte auch außerhalb der Lagune gleich verstanden?



– Sie ahnen gar nicht, wie schnell sich Tizians Botschaft herumsprach. Venedig war ja damals schon Anziehungspunkt für Reisende. Gerade einmal 15 Jahre nach dem ersten Gemälde der Schönheit im Spiegel – oder meinetwegen Vanitas – schuf ein deutscher Maler, Barthel Beham, bald nach 1530 eine wunderbare Kopie. Die hängt heute im Maximilianmuseum in Augsburg. Aber wir konnten das Bild leider nicht ausleihen, was ich sehr schade ﬁnde. Aber dafür haben wir immerhin 50 Originale nach Prag holen können. Macht die Organisation eines solchen Großprojekts heute noch Probleme? ENCORE 69



Es handelt sich schließlich um die erste Tizian-Ausstellung in Tschechien überhaupt. – Gar nicht. Tschechien ist zwar eine vergleichsweise junge Nation, aber die Bilder können heute wohl ebenso frei reisen wie damals. Das sind ohnehin die Aspekte, die mich besonders interessieren: Wie kam das Wissen über einen Künstler wie Tizian in die Welt? Wer bestellte Kopien? Wie wurde in der Renaissance Kunst gehandelt? Welche Wege und Umwege nahmen die Bilder? Um diese Zusammenhänge zu begreifen, ist eine solche Ausstellung unschätzbar, weil wir die Werke jetzt direkt miteinander konfrontieren können.



AUKTIONSHAUS



S TA H L AUKTION 26. SEPTEMBER 2015 EUROPÄISCHE MALEREI MODERNE KUNST PORZELLAN SILBER SCHMUCK



Toilette der Venus, 1555/1560, Öl auf Leinwand, 142 × 125 cm



Nur eben nicht das einzigartige Spätwerk, dieser gehäutete Marsyas aus Kroměříž … – Leider ist das so. Dafür haben wir aber die bisher kaum bekannte Vorzeichnung ausﬁndig machen können. Mit der Zeichnung, die ziemlich sicher von Tizian selbst stammt, lässt sich genau zeigen, wie Palma il Giovane, der als Mitarbeiter das Bild nach Tizians Tod vollendete, vom Konzept seines Meisters abgewichen ist. Das ist sehr faszinierend. Und wer das fertig gemalte Bild von Tizian und Palma bewundern will, kann an die Reise nach Prag ja gerne noch ENCORE 70



einen Ausﬂug ins schöne Kroměříž in Mähren anhängen. Tizian wird gerne als Malerfürst bezeichnet. Sie sehen ihn eher als Unternehmer-Maler, der seine Werkstatt sehr profitabel betrieb. Jedenfalls hatte er mit den echten Fürsten und gekrönten Häuptern seiner Zeit keine Berührungsängste. Ob Päpste oder den römischen Kaiser Karl V. – er porträtierte sie in aller Würde, Macht und Erhabenheit. Würde Tizian, wenn er heute lebte, auch einen Silvio Berlusconi malen? – Tizian war ein Proﬁ, ganz klar. Und er malte für Geld. Aber ich kann mir nicht vorstellen, dass Tizian einen Mann wie Berlusconi mit seinem neureichen Protz als Kunden akzeptiert hätte. Die Mächtigen der Renaissance waren sicher keine ethischen Vorbilder. Aber eines waren sie im Unterschied zu Berlusconi nicht: vulgär. INTERVIEW: DIRK SCHÜMER TIZIAN – VANITAS. DER DICHTER DES BILDES UND DES SCHATTENS DER SCHÖNHEIT 23.09.2015 – 17.01.2016, KAISERLICHER REITSTALL DER PRAGER BURG



EMIL NOLDE ‚CALLAS UND ANTHURIEN‘



Und Sie sind es geblieben. Wird einem der Künstler Tizian niemals langweilig? – Nun, er ist zweifellos einer der größten Maler aller Zeiten. Schon eigentümlich – es gibt kaum einen Kenner, Liebhaber oder Forscher, der das nicht genauso sieht. Natürlich studiert man bei solch einem Künstler sein Umfeld, rekonstruiert die Entstehung der Kunstwerke, will mehr wissen über die Werkstatt, über die Technik der Malerei und am Ende auch über die Transformation des Nachruhms, über die Weitergabe des Wissens durch die Epochen. Doch um dieses Jahrtausendgenie Tizian wirklich zu würdigen und zu genießen,



muss man doch immer wieder ganz genau hinschauen, man muss sich in die Originale aus der Nähe versenken, muss versuchen, jeden Pinselstrich im Geiste nachzuzeichnen. Tizian ist einfach ein Maler des Auges, das macht ihn so einzigartig. Und weil die Gelegenheiten eher selten sind, das vor den Originalen zu überprüfen, freut es mich besonders, dass wir in Prag einige Werke aus – vor allem italienischem – Privatbesitz zeigen können. Es handelt sich da um Bilder, die zuvor noch nie in der Öffentlichkeit ausgestellt waren.



©NOLDE STIFTUNG SEEBÜLL



Seit wann beschäftigen Sie sich mit Tizian? – Seit 1976 gehört er zu meinen hauptsächlichen Forschungsgebieten, was ich nie bereut habe. Damals, in jenen fernen Zeiten, haben wir in Venedig einen Studienkongress mit Forschern aus aller Welt organisiert. Als Professor an der dortigen Universität Cà Foscari und mit den besten Verbindungen zur Accademia, wo zahlreiche Hauptwerke Tizians hängen, war ich da sozusagen im Auge des Orkans.



Frau vor dem Spiegel, 1512 – 1515, Öl auf Leinwand, 83 × 79 cm



AUKTIONSHAUS STAHL TEL. 0049 40 34 34 71



GRAUMANNSWEG 54 22087 HAMBURG ENCORE 71
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World of Fine Art



GRAND PRIX



KAM DURCH EINEN TRICK NACH BERLIN: Die Büste der Nofretete wird heute im Neuen Museum bewundert



Warum der Antikenhandel ie Kriege, Morde und Plünderungen in Syrien, im Irak, in Ägypten und nun die Ermordung von Khaled al-Asaad, dem Archäologen von Palmyra, durch die umdenken muss – Mörder des Islamischen Staats, haben den deutschen Antikenhandel endgültig und was jetzt ins Zentrum der Kritik gestellt. Es ist tatsächlich an der Zeit. Zuletzt wurde viel über das umstrittene Kulturgutschutzgesetz von Staatsministerin Monika Grütters diskutiert. Ein Teil wirklich des riesenhaften Gesetzes, das viele unterschiedliche Bereiche krampfhaft vereint, wurde von Anfang an für gut befunden: Wer Antiken einführen will, muss eine Ausfuhrgenehmigung des Herkunftslandes zu tun ist vorlegen. Die aber, die wirklich kriminell sind, wird das kaum stören. Sie nehmen sich ein Beispiel



© VG Bild-Kunst, Bonn 2015
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an den trickreichen Archäologen, die die Nofretete 1913 nach Berlin brachten: Da gab es zwar einen Kaufvertrag, aber die Archäologen haben den Kopf mit Lehm beschmiert, damit er nach nichts Besonderem aussah. So und viel aggressiver werden die Raubgut-Händler in Zukunft auch weitermachen. Solange die Nachfrage stimmt. Denn die Ursprünge des Problems liegen weit zurück, in seiner eigenen Geschichte. Es gab keine Regeln, man kaufte und verkaufte, was man in die Finger bekam, und diejenigen, die erst auf Raubzug gingen, schufen dann selbst 1919 das erste Kulturgutschutzgesetz. Man wollte nicht wieder verlieren, was man selbst angekarrt hatte. Händler, Sammler, Auktionshäuser und Museen schauten nicht so genau hin. Und so ging es immer weiter. Wirklich lang sind die Beweisketten nie. Während im Moderne-Kunstmarkt die klare Provenienz zum entscheidenden Qualitätsmerkmal und zum Mittel der Wertsteigerung geworden ist, tat sich im Antikenhandel wenig. Auf Nachfrage fällt stets der Alibisatz: „Sammlung eines alten Herrn, der sie in den 60er-Jahren zusammengetragen hat.“ Die Unesco-Konvention legt fest, dass alles vor 1970 zumindest juristisch unbedenklich ist. Griechenland hat schon seit 1834 ein Ausfuhrverbot für Antiken, die Türkei und die anderen Nachfolgestaaten des Osmanischen Reiches wie Irak und Syrien seit 1909. Ägypten folgte 1983. Doch wie wollen Länder im Krieg Schmuggel eindämmen? Man muss daher fragen: Gibt es den guten Antikenhändler so wenig wie – auf dem Höhepunkt der Finanzkrise – den guten Banker? Nach der Lektüre von Günther Wessels gerade erschienenen Buchs Das schmutzige Geschäft mit der Antike würde jeder mit einem klaren „Nein“ antworten. Doch damit machen wir es uns zu einfach. Ein kontrollierter Antikenaustausch trägt auch dazu bei, Kulturgüter zu erhalten. Die Händler müssen jetzt mit Vorschlägen kommen und nicht jammern, dass man Quellen nicht nennen könne. Auch ein Fußballverein muss Verantwortung übernehmen, wenn seine Fans randalieren. Monika Grütters hofft derweil, dass sie mit ihrem Gesetz diese Raubzüge und Morde eindämmen kann. Das politische Gewissen ist beruhigt. Doch solange die Nachfrage stimmt – geht der Wahnsinn weiter. SWANTJE KARICH ENCORE 72



Livestream Auktionen



Alte Meister und Gemälde des 19. Jh. 23. September, 18 Uhr



Meisterwerke für Junge Sammler I & II 24. September, 16 & 20 uhr



Der Goldene Herbst der Klassischen Moderne 25. September, 18 Uhr



'UXFNJUDğN (GLWLRQHQ 28. September, 14 Uhr



Sammlerstücke der Post-War & Contemporary Art 28. September, 18 Uhr 2



1. Otto DIX „Sturmtruppe geht unter Gas vor“ Radierung, 1924



2. Bernard Aubertin



3. Agostino Bonalumi/Caro Viviani



Tableau Clous



Bianco per Viviani



Mischtechnik, 1970



1973



WERT SACHEN
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Was uns gefällt: Highlights und Abseitiges aus dem Angebot des Kunsthandels



FRAUENPOWER Sotheby’s hat sich auf die Suche gemacht nach den wichtigsten Künstlerinnen des Surrealismus. Auf die Suche? Sie sind weit entfernt vom Ruhm eines Dalí, obwohl sie in jener Zeit großen Einfluss hatten. Wir zeigen hier Toyens Albtraumgemälde Krieg von 1945. Toyen hieß eigentlich Marie Čermínová (1902 – 1980) und schloss sich in Paris André Breton an. Ihre Bilder wurden von den Nationalsozialisten als „entartet“ diffamiert. Die Verkaufsschau in New York offenbart neue Namen, aber auch Preisunterschiede: Cherchez la femme Sie reichen von 15. September bis 5.000 Dollar bis über 17. Oktober bei Sotheby’s 1 Million Dollar. GB in New York
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INTELLIGENZBESTIE



Zu Beginn des 19. Jahrhunderts brach die junge Intelligenz Europas in alle Himmelsrichtungen auf, um die Welt zu vermessen. Humboldt, Brehm, Darwin und: John Gould. Die exakten Beschreibungen des englischen Ornithologen gehören in ihrer liebevollen Akkuratesse zu den schönsten Zeugnissen der wissenschaftlichen Illustration. Seine fünf Bände The Birds of Europe standen in jeder gut ausgerüsteten Hausbibliothek. In dunkelgrünes Maroquin gebunden, kommt ein Exemplar (1832–1837) bei Venator & Hanstein in Köln bei 60.000 Euro Bücher und Graphik zum Aufruf. MÜ 25. und 26. September bei Venator & Hanstein in Köln



Was heute die E-Zigarette ist, war im 18. Jahrhundert der Schnupftabak – die angeblich gesunde Droge. Die feine Tabakdose oder das kleine Glasfläschchen waren Charakterzeichen eines jeden Gentlemen: aus Gold, Silber, Porzellan, Bernstein, Lapislazuli oder auch Kristall. In New York wird jetzt die Schnupftabakﬂakons aus Sammlung der Unternehmer und Mäzene Ruth China, Sammlung Barron, and Carl Barron versteigert – 140 snuff bottles 16. September in markanten Farben chinesischer Glasarbeiten aus bei Christie’s in Peking. Die Schätzungen reichen von New York 800 bis 22.000 Dollar. Die kleinen Flaschen stammen aus der Blütezeit des 18. Jahrhunderts – illustriert mit Pferden, Heuschrecken und allerlei anderem Getier. SWKA ENCORE



PLOPP!



EINE AUSWAHL der BLAU



KU



NST OHNE N ETZ!



Online und offline kann man jetzt für den Berliner Schinkel Pavillon bieten. Am 19. September versteigert die Villa Grisebach zusammen mit dem Internet-Versteigerer Paddle8 Werke von 52 Künstlern, darunter Camille Henrot, Cindy Sherman und Rosemarie Beneﬁzauktion Trockel zugunsten des wegweisenden Schinkel Pavillon Hauses für Gegenwartskunst. Auch Isa 19. September bei Villa Genzkens Offline-Weltempfänger von Grisebach in Berlin 2013 ist dabei. Am 12. September beginnt die Vorbesichtigung. Der Einsatz der Künstler ist so groß, dass das Programm erweitert wurde: Am 17. Oktober geht es bei Christie’s in London weiter. SWKA



REDAKTION



AUKTIONEN 8. SEPT.



NAGEL IN STUTTGART Jubiläumsauktion 40 Jahre – Sammlerteppiche und Ethnologica



10. SEPT.



CHRISTIE’S IN LONDON Out of the Ordinary – celebrating all things extraordinary and unusual



12. – 13. / 19. SEPT. SCHLOSS AHLDEN IN AHLDEN Kunst und Antiquitäten



15. – 17. SEPT. AUCTIONATA ONLINE Antiquitäten, Design, Murano-Glas 15. – 16. SEPT. SOTHEBY’S IN NEW YORK Chinesische Kunst



18. SEPT. CHRISTIE’S NEW YORK 15. – 18 8. SEP SE EPT PT. CH CHRI RISTI STIE ST IE’S IIN N NE N EW YO Y YOR ORK RK A Asian Asi iann Art We W Week, eek ek, k, un k uunter t ter andere and erem m Schnupftabak-Flakons: Schnupf pftab abbakk Flakonns: Sammlung ng Rut Ruthh und und Car C arr rron, o Te on Teilil I anderem Carll B Barron,



17. SEPT.



DOROTHEUM IN WIEN Ölgemälde und Aquarelle des 19. Jahrhunderts



14. – 19. SEPT. KOLLER IN ZÜRICH Alte Meister, Gemälde des 19. Jahrhunderts, Porzellan, Möbel, Graﬁk, Fotograﬁe, Autografen



19.. SE 19 S SEPT. PT. PT



V VI VILLA L A GR LL GRIS GRISEBACH ISEB IS EBAC ACH H IN I B BERLIN ERLIN N Beneﬁ eﬁﬁzauktion zaukti zau k on zzug zugunsten gun ten des Schi guns Schinkel h nkell Pavi hi P Pavillons avillo ll ns llo n



21. – 22. SEPT. AUCTIONATA ONLINE Asiatica 23. SEPT.



AUCTIONATA ONLINE Alte Meister



22. SEPT.



BONHAMS IN LONDON 19. Jahrhundert, Impressionismus und Moderne



22. – 24. SEPT. QUITTENBAUM IN MÜNCHEN Italienisches Design, Murano Glas und Design



23 SEPT.



LEMPERTZ IN KÖLN Gemälde und Zeichnungen des 15. bis 19. Jahrhunderts



23. SEPT. 24. SEPT.



NEUMEISTER IN MÜNCHEN Alte Kunst und Schmuck DOROTHEUM IN WIEN Jugendstil und angewandte Kunst des 20. Jahrhunderts J



25. 2 25 5. – 26 26. SE S SEPT. PT. VE VENATO VENATOR TOR R & HA H HANSTEIN NS STE TEIN I IIN N KÖLN Antiquarische Antiqu Ant iqu q ari arisch schee B sch Bücher, ücher, üch er,, al aalte te und mo moder moderne derne der ne Gra Graﬁﬁk



26. SEPT.



STAHL IN HAMBURG Kunst und Antiquitäten



29.SEPT.



SOTHEBY’S IN LONDON Rock & Pop Memorabilia



29. SEPT.



SOTHEBY’S IN NEW YORK Contemporary Curated



29. SEPT.



LEMPERTZ IN BERLIN Flughafen Tempelhof Beneﬁzauktion zugunsten der Bürgerstiftung Berlin



30. SEPT.



DOROTHEUM IN WIEN Meisterzeichnungen und Druckgraﬁk bis 1900



30. SEPT.



VAN HAM IN KÖLN Achenbach Art Auktion XXL



20/21 MODERN & CONTEMPORARY ART, MUNICH • 55 LIMITED, BERLIN • GALLERY ALMA, ATHENS • GALERIE JUDITH ANDREAE, BONN • ART FELICIA, MAUREN • ARTAX KUNSTHANDEL, DUSSELDORF • GALERIE ART CRU BERLIN, BERLIN • BALZER PROJECTS, BASEL • BARNER & MASTELLA, BERLIN • GALERIE BART, AMSTERDAM/ NIJMEGEN • BERLINARTPROJECTS, BERLIN • BRÄUNING CONTEMPORARY, HAMBURG • BRENNECKE FINE ART, BERLIN • GALERIE BURSTER, BERLIN • C&KUNTERWEGS GALERIE, BERLIN • CARLOS CAAMAÑO PROYECTO FOTOGRAFICO, LIMA • CHARLIE SMITH LONDON, LONDON • CHIMERA PROJECT GALLERY, BUDAPEST • CUBUS-M | BERLIN, BERLIN • GALERIE HORST DIETRICH, BERLIN • DR. JULIUS | AP, BERLIN • GALERIE EIGENHEIM, WEIMAR/BERLIN • JENNY FALCKENBERG UNIQUE ART CONCEPTS, HAMBURG • JOSEF FILIPP GALERIE, LEIPZIG • FRANTIC GALLERY, TOKYO • GALERIE FRIEDMANN-HAHN, BERLIN • GALERIE THOMAS FUCHS, STUTTGART • GALERIE GERKEN, BERLIN • GALERIE GREULICH, FRANKFURT/M. • GALERIE HAMMELEHLE UND AHRENS, COLOGNE • HAMMERSCHMIDT+GLADIGAU, ERFURT • AMREI HEYNE GALLERY, STUTTGART • GALERIE HIRSCHMANN, BERLIN • GALERIE MICHAEL JANSSEN, BERLIN/SINGAPORE • JARMUSCHEK+PARTNER, BERLIN • KNIGHT WEBB GALLERY, LONDON • KÖPPE CONTEMPORARY, BERLIN • KUNSTBÜROBERLIN, BERLIN • KUNSTSTIFTUNG DES LANDES SACHSEN-ANHALT, HALLE • GALERIE ULF LARSSON, COLOGNE • LAURA MARS GALLERY, BERLIN • GALERIE GILLA LÖRCHER | CONTEMPORARY ART, BERLIN • LORCH + SEIDEL CONTEMPORARY, BERLIN • ANNA JILL LÜPERTZ GALLERY, BERLIN • MAERZ CONTEMPORARY, MOLDE/BERLIN • MAERZGALERIE, LEIPZIG/BERLIN • MAKSLA XO GALLERY, RIGA • MANIÈRE NOIRE, BERLIN • MARKE.6, WEIMAR • GALLERY MENO NIŠA, VILNIUS • GALLERY MENO PARKAS, KAUNAS • GALERIE MARTIN MERTENS, BERLIN • MIANKI. GALLERY, BERLIN • GALERIE PETRA NOSTHEIDE-EŸCKE, DUSSELDORF • OECHSNER GALERIE, NUREMBERG • GALERIE OQBO, BERLIN • GALERIE PETERS-BARENBROCK, AHRENSHOOP • EMMANUEL POST CONTEMPORARY ART, BERLIN • GALERIE DINA RENNINGER, MUNICH • SCHMALFUSS BERLIN – CONTEMPORARY FINE ARTS, BERLIN • GALERIE SCHWARZ, GREIFSWALD • GALERIE CARSTEN SEIFERT, BERLIN • SEMJON CONTEMPORARY, BERLIN • GALERIA SILVESTRE, MADRID/TARRAGONA • SON ESPACE GALLERY, PALAFRUGELL/VESTFOSSEN • GALLERIA SPAZIO TESTONI, BOLOGNA • STIFTUNG TELEFONSEELSORGE BERLIN, BERLIN • GALERIE HEIKE STRELOW, FRANKFURT/M. • GALERIE SUBJECT OBJECT, BERLIN • GALERIE TAMMEN & PARTNER, BERLIN • TART GALLERY, ZURICH • GALLERY TSEKH, KIEV • GALERIE VON & VON, NUREMBERG • GALERIE MAX WEBER SIX FRIEDRICH, MUNICH • WERKSTATTGALERIE, BERLIN • WESTPHAL BERLIN, BERLIN • ZELLERMAYER GALERIE, BERLIN
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GODEFRIDUS SCHALCKEN Junge, in eine Fackel blasend, 1692–96



EGO UPDATE DIE ZUKUNFT DER DIGITALEN IDENTITÄT, NRW-FORUM, DÜSSELDORF 19.09.2015 bis 17.01.2016



GIOTTO Stefaneschi-Triptychon, ca. 1320



GODEFRIDUS SCHALCKEN Wallraf-Richartz-Museum, Köln 25.09.2015 bis 24.01.2016



EVAN N BADEN BADEN BADE Emily aus der Serie Technically Intimate, 2008–2011
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malerei Gerrit Dou. Was er besser beherrschte als jeder Hyperrealist, war die Darstellung von Menschen in Licht und Schatten. Und so ﬁnden wir auf seinen Bildern Flammen, die so heftig lodern, dass man glaubt, sich daran die Finger zu verbrennen. Das Wallraf-RichartzMuseum in Köln entdeckt jetzt den zu Unrecht vergessenen Maler wieder: 80 Gemälde aus Museen und Privatsammlungen, 26 Werke davon waren noch nie öﬀentlich ausgestellt. Man wird sich nicht sattsehen können, ob an der Miniatur oder seinen zwei Meter großen Porträts. SWKA



TO



Wir haben schon viele Ausstellungen gesehen, die versprachen, unsere digitale Gegenwart mithilfe der Kunst zu erklären. Meist blieben sie schon am Tor zur neuen Welt hängen. Wirklich duchdrungen hat sie noch keine. Jetzt versucht das NRW-Forum in Düsseldorf eine Erkundung. Nicht nur der Gegenwart, sondern: der Zukunft. Der neue künstlerische Leiter Alain Bieber hat ein Kunstprogramm zusammengetragen, das vom Umfang den Anspruch einer Doktorarbeit hat: Live-Internet-Performance, Instagram, Found-Footage, Urheberrecht, Selﬁes, Avatare, Cosplay und, und, und – all das endet immer bei der Frage: Wer sind wir? Wer bin ich? Jeder schafft sich sein „virtuelles Wunschbild“ – und versucht gleichzeitig „man selbst“ zu sein. Der Spagat ist historisch. Der kuratorische Ansatz, von der Zukunft zu reden, ambitioniert. Gewiss ist: Offline ist auch die Kunst nicht mehr. SWKA



Das Feuer der Kerze zeigt nicht etwa unser Zeitgenosse, der Unschärfe-Maler Gerhard Richter am eindrucksvollsten. Es war Godefridus Schalcken. Er lebte von 1643 bis 1706. Wer, bitte? Zu seiner Zeit war Godefridus Schalcken einer der bestbezahlten „modernen“ Künstler in Europa. Sein Vorname eignet sich zwar nur für schwangere Hipstereltern, seine Bilder aber erkennt man sofort wieder – sie glühen. Godefridus Schalcken ist der Meister des Feuers. Und er kommt aus einer guten Schule, lernte beim berühmten Begründer der Leidener Fein-



Man kann darüber streiten, ob man unbedingt zur EXPO nach Mailand fahren muss. Aber bei einer Giotto-Ausstellung gibt es keine Diskussion. 13 Gemälde auf Holztafeln, die zuvor noch nie zusammen gezeigt wurden, sind ein museumshistorischer Coup – und nun im Palazzo Reale zu sehen. An ihnen zeigt sich, wie Giotto 40 Jahre lang durch Italien reiste und mit seiner lebensnahen Malerei den Weg zur Zentralperspektive ebnete. Dabei hauchte er seinen Figuren einen individuellen Ausdruck ein, wie ihn die Kunst der Renaissance bald darauf zur Perfektion treiben wird. In Mailand sind Fragmente größerer Bilder-Ensembles zu sehen, die für Kirchen und Kathedralen in ganz Italien geschaﬀen wurden – unter anderem ist eine Tafel mit einer Gottvaterdarstellung aus der berühmten Scrovegni-Kapelle in Padua dabei, wo Giotto mit Szenen aus dem Leben Jesu und Mariä seinen wichtigsten Freskenzyklus schuf. Zudem werden erstmals wissenschaftliche Nahaufnahmen kürzlich restaurierter Wandmalereien aus der Peruzzi-Kapelle in der Florentiner Santa-CroceKirche zu sehen sein: Auf den UV-Fotograﬁen rückt Giottos Gespür für irdische Atmosphäre so nah wie nie zuvor. GB OT



NEUER CALDER-SAAL MIT TREPPE



Unsere TERMINE im September



GI



Zugegeben, es gibt fröhlichere Ausstellungstitel. Doch wir sind in Niedersachsen und da weht nun einmal ein protestantischer Wind über den Maschsee. Der lang-erwartete Erweiterungsbau des Sprengel Museums, das dort direkt am Ufer liegt, könnte Hannover tatsächlich zu einer neuen Pilgerstätte machen. Denn das Münchner Architekturbüro Meili/Peter hat hier einen eleganten, anthrazitfarbenen Betonkubus hingesetzt, bestehend aus, nun ja, zehn Räumen, drei Loggien und einem Saal. Man könnte auch sagen: Viel Platz, ein weiter Seeblick und eine Treppe, die alles andere als rein funktional aussieht, machen das Ambiente dieses hehren Würfels aus. Zur Einweihung sind zwölf junge und international renommierte Künstler eingeladen worden, die Architektur selbst ins Visier zu nehmen. So spiegelt die Polin Monika Sosnowska in einer deformiereten Wandskulptur die Treppenform wieder, während Ceal Floyer Schritte über Stufen durch den Raum hallen lässt. Bettina Pousttchi stellt textile Wolkenkratzer in den Raum, und Alice Musiol einen Wasserfall aus Stoff. Nächstes Jahr folgt dann die Haupteröffnung des gesamten Hauses mit großer Sammlungspräsentation. GB
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Sprengel Museum Hannover, 19. September 2015 bis 10. Januar 2016



BLAU K ALENDER



GIO



ZEHN RÄUME, DREI LOGGIEN UND EIN SAAL
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AA BRONSON SALZBURGER KUNSTVEREIN 19.09. – 22.11.



GRAZER KUNSTVEREIN 26.09. – 29.11.



Wer sich „Künstler, Kurator, Heiler und Erzieher“ nennt, arbeitet nicht gern allein. So wie AA Bronson, geboren 1946 in Vancouver. Früher war er Teil des Künstlertrios General Idea, das von 1967 bis 1994 mit queeren Aktionen auftrat, die sich kritisch mit der Konsumgesellschaft befassten. Doch dann rückte HIV in Fokus – ein Thema, das eine ganze Künstlergeneration umtrieb und teils auslöschte. In seiner Gruppe ist Bronson der einzig Überlebende. Heute arbeitet er unter



dc-open.de Joint Gallery Opening Ein Wochenende. Zwei Rheinstädte. Offene Galerien.



Friday 04 September Saturday 05 September Sunday 06 September



TM DAVY AA in the Magic Forest, 2013



eigenem Namen, wenn auch selten allein. Nun verwandelt er die Kunstvereine in Salzburg und Graz mit anderen Künstlern in völlig entrückte, esoterische Pandämonien: Zirkuszelte mit Wahrsagern, ein Kräutergarten für Hexengebräu, Gemälde mit Anus-Motiven – der Garden of Earthly Delights in Salzburg evoziert Hieronymus Boschs infernalischen Garten der Lüste (um 1500), ein Tryptichon zum Drama der Menschheit. Die Grazer Schau heißt Sacre du Printemps: eine Hommage an Igor Strawinskys legendäres Ballettstück von 1913, das Dissonanzen salonfähig machte. GB ENCORE 77



Düsseldorf Cologne Open Galleries 2015



ÉLISABETH LOUISE VIGÉE LE BRUN
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FRANCESCA WOODMAN Moderna Museet STOC STOCKHOLM 05.09. – 06.12.



GRAND PALAIS, PARIS



DAVID HOCKNEY Three Trees near Thixendale, Spring 2008



23.09.2015 – 11.01.2016
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VON HOCKNEY BIS HOLBEIN Die Sammlung Würth, Martin-Gropius-Bau BERLIN 11.09.2015 – 10.01.2016



LYON-BIENNALE



FRANCESCA WOODMAN Untitled, Rome, Italy, 1977/78



Mohammed Dervich Khan, Botschafter des Sultans von Mysore, 1788
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Eine Malerin, wie es sie im 18. Jahrhundert neben Angelika Kauffmann nicht noch einmal gab. Mit vorzüglichen Porträts der höfischen Gesellschaft verschaffte sie sich Zugang zum Herrenclub der Académie Royale und wurde Hofmalerin der Marie Antoinette. Mutter war sie auch. Alleinerziehende, wenn es das im Zeitalter der Gouvernanten schon gab. Ihren Mann, JeanBaptiste-Pierre Le Brun, einen Großkotz der Versailler Décadence, ließ sie in Paris zurück, als sie beim Ausbruch der Revolution 1789 nach Rom flüchten musste. Julie, Elisabeths – 1776 774 Tochter war auf den Emigrations1 n, stationen in Europa immer dabei. Es gibt ein Mutter-KindBild, das wohl kurz nach der Flucht in Italien entstanden ist. Es gehört zu den schönsten, die je gemalt worden sind. Inniger kann das Glück, das zwei Menschen aneinander haben, nicht sein. Manch kluge Essays sind über den ästhetischen Eigensinn einer weiblichen Kunst verfasst worden. Vor Elisabeth und Julie verstummen alle Konstruktionen und es wird im kostbaren Bildaugenblick anschaulich, was Malerin und Mutter an Erfahrung voraushaben. MÜ



La vie moderne nennt Kurator Ralf Rugoff die 13. LyonBiennale, an der 60 Künstler aus 28 Ländern teilnehmen. Der Titel ist durchaus ironisch gemeint – ist doch die Hoffnung, die die alten Avantgarden in die Zukunft setzten, einer gewissen Ernüchterung gewichen. Trotzdem lässt uns die Moderne nicht los. „In einer Welt, in der uns die aktuellen Ereignisse ständig zeigen, dass die Vernunft an Grenzen stößt, klingt die Bezeichnung ‚La vie moderne‘ wie ein Relikt aus vergangenen Zeiten. Das Wort „modern“ verbreitet Unsicherheit. Es verweist auf etwas, das zugleich historisch aufgeladen und zukunftsgerichtet ist.“ Mit diesem Widerspruch arbeiten die Künstler auf der Lyon-Biennale: Sie umkreisen Themen wie Konsum, Umweltverschmutzung, Immigration, nationale Identität oder technologische Revolution. So befasst sich Kader Attia, Franzose mit algerischen Wurzeln, in einem neuen Video mit den Folgen des Charlie-HebdoAnschlags. Die Rumänin Andra Ursuta zeigt eine Sinti-und-Roma-Figur, die von einer Y A Z 13 Fotograﬁe aus dem Zweiten Weltkrieg BL , 20 EL i m e H T abgeleitet ist. Andreas IC r M Ove Lolis aus Griell u P chenland meißelt eine PappBehausung für Obdachlose aus Marmor. Modern? Vielleicht. Zukunftsgerichtet? Allerdings. GB ENCORE 78



CAMERON JAMIE Untitled, 2013



10.09.2015 – 03.01.2016



Sie hatte nicht viel Zeit. Mit 22 Jahren starb die amerikanische Fotografin Francesca Woodman. Sie sprang in New York von einem Hochhaus. Ihr Werk aber blieb. Und es wurde bewundert, gepflegt und behütet. Woodmans Fotoarbeiten tauchten in vielen Gruppenausstellungen auf – zuletzt in der Hamburger Schau Feministische Avantgarde der 1970er Jahre. Dort infizierte sie die ganze Ausstellung mit ihrem Körper, den sie in Ecken ablegt, verbiegt, verzieht, straucheln und manchmal aus dem Unscharfen auftauchen lässt. Ihr Werk gewinnt immer mehr an Einfluss. Wir



kennen in Deutschland ihre SilverGelatin-Prints, aber sie blieb nicht bei der einen Technik stehen, versuchte sich in lebensgroßen DiazotypieDrucken. Ihr Selbst ist Bearbeitungspool für Geschlechterfragen und Sexualität. Doch derartige Begriffsgefängnisse dulden diese Bilder nicht wirklich. Sie sind ein Albtraum für Hypersensible – im Dreieck von Körper, Spiegel und Raum. Und sie sind zugleich ein Erlebnisbecken für die, die Sinn für Sinnfragen haben. Jetzt entdeckt das Moderna Museet in Stockholm ihre Bilder in einer großen Schau für den Norden. SWKA



Ein eigenes Museum am Firmensitz in Künzelsau-Gaisbach. Eine eigene Kunsthalle in Schwäbisch Hall. Eine profanierte Kirche für die Alten Meister. Eine umgebaute Fabrikhalle als Depot. Zehn Firmenmuseen an den Firmenﬁlialen in ganz Europa. Das Kunstgroßunternehmen des Schrauben-Milliardärs Reinhold Würth hat längst Guggenheim-Format. Nur dass es schwäbisch diskret verwaltet wird und die inkommensurable Kollektion noch keiner wirklich gesehen hat. Bei knapp 17.000 Arbeiten verliert selbst der Sammler die Übersicht. Deutsches Mittelalter, gemütliches 19. Jahrhundert, die milden Klassiker der Moderne und die Gegenwart immer aus gehörigem Abstand betrachtet. Gewaltige Werkblöcke von Christo, Raimund Girke, Rudolf Hausner, Alfred Hrdlicka, Robert Jacobsen, Ben Willikens. „Was drin ist, ist drin“, sagt der Sammler. Verkauft habe er noch nie. Jedenfalls keine Kunst. Rund 400 Arbeiten sollen nun einen repräsentativen Überblick verschaﬀen. Auch die Darmstädter Madonna von Holbein, die Würth dem Frankfurter Städel für 50 Millionen weggeschnappt hat, ist wieder mal auf Tournee. MÜ HANS HOLBEIN D. J. Madonna des Bürgermeisters Jacob Meyer zum Hasen („Schutzmantelmadonna“), 1525/26 und 1528
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art berlin contemporary 17–20 September 2015 Station-Berlin Luckenwalder Straße 4 – 6 10963 Berlin www.artberlincontemporary.com



BERLINISCHE GA L E R I E



KW I N S T I T U T E FOR CON T E M PORARY ART



D E U T S C H E BAN K K U N ST H A L L E



N AT I O N A LGA L E R I E — STAAT L I C H E M U S E E N Z U B E R L I N BILDNACHWEISE Nr. 4 / September 2015



IMAGE OF A CITY



TITEL: Courtesy the Estate of Günther Förg, Neuchatel, CH and Greene Naftali, New York. Foto: John Berens. EDITORIAL: S. 5: Foto: Yves Borgwardt für BLAU. INHALT: S. 7: M. o.: Foto Benjamin Katz. S. 7 l. u.: Foto: Deidi von Schaewen. S. 7. r. u.: Courtesy Galerie Jan Kaps, Köln. S. 8: M. o.: Foto Quentin de Briey für BLAU. S. 8 l. u.: Courtesy Museum of Fine Arts , Budapest. S.8 r. u.: Courtesy the artist/Gavin Brown’s enterprise, New York/Sadie Coles HQ, London/Capitain Petzel, Berlin/Galerie Gisela Capitain, Cologne. Foto: Tom Powel. CONTRIBUTORS: S. 10 M.: Foto: Isolde Ohlbaum. S. 10 u.: Foto: Peter Neusser. ESSAY: S. 13: Foto: bpk. APÉRO: S. 16 l. o., S. 16 l. u.: Foto: Soren Svendsen. S. 16 r. o.: Foto: Getty Images. S. 16. M. u., r. u.: Fotos: Corbis. S. 17 o.: Foto: www.luxuryestate.com. S. 17 u.: Foto: Städelmuseum/Artothek. DICHTER DRAN: S. 18: Institut für Auslandsbeziehungen e.V., Stuttgart. O-TON: S. 19 o. l.: Foto: Michael Dannenmann. SCHNELLE SKULPTUREN: S. 19 r.: Foto: Fiat. PORTRÄT PEPPI BOTTROP: S. 20, 21 o., r. u, S. 22: Courtesy Galerie Jan Kaps, Köln. S. 21 l. u. : Foto: Tim Brüning für BLAU. BLITZSCHLAG: S. 24 o. Foto: Jasper Rens van Es für BLAU. S. 24 u.: © Tate London, 2015. UM DIE ECKE FASANENSTRASSE: S. 26, 27, 28: Fotos: Christoph Voy für BLAU. PORTRÄT GÜNTHER FÖRG: S. 30/31:. Courtesy Galerie Bärbel Grässlin, Frankfurt am Main. Foto: Wilhelm Schürmann, Herzogenrath. S. 32/33: Foto: Henning Rogge/Deichtorhallen. S. 34: Courtesy Galerie Bärbel Grässlin. Frankfurt am Main. Privatsammlung, Stuttgart. Foto: Courtesy Snoeck Verlag. S. 36: Foto: Wilhelm Schürmann, Herzogenrath. S. 37: Foto: Wilhelm Schürmann, Herzogenrath. S. 38/39: Courtesy Galerie



Bärbel Grässlin. Privatsammlung Stuttgart. Foto: Wolfgang Günzel, Oﬀenbach. S. 40: erworben von PIN. Freunde der Pinakothek der Moderne e. V. Pinakothek der Moderne, Sammlung Moderne Kunst. S. 41: Courtesy Galerie Bärbel Grässlin, Frankfurt am Main. Privatsammlung, Frankfurt am Main. Foto: Wolfgang Günzel, Oﬀenbach. S. 42: Courtesy Galerie Bärbel Grässlin, Frankfurt am Main. Foto: Wilhelm Schürmann, Herzogenrath. S. 43: Courtesy Kunsthaus Bregenz. S. 44/45: Courtesy of the Estate of Günther Förg, Neuchatel, CH and Greene Naftali, New York. SIWA: Fotos: S. 46 bis S. 51: Deidi von Schaewen. INTERVIEW FRANÇOIS PINAULT: S. 52/53, S. 54: Fotos: Quentin de Briey für BLAU. S. 54 o.: © Christie’s Limited Images 1990. S. 56: Foto: Getty Images. S. 57: Foto : Matteo di Fina. PORTRÄT LAURA OWENS: S. 58/59: Foto: Stefan Ruiz. S. 60, S. 61 l.: Courtesy the artist/Gavin Brown’s enterprise, New York/Sadie Coles HQ, London/Capitain Petzel, Berlin/Galerie Gisela Capitain, Cologne. Foto: Tom Powel. S. 61 r.: Courtesy the artist/Gavin Brown’s enterprise, New York/Sadie Coles HQ, London/Capitain Petzel, Berlin/Galerie Gisela Capitain, Cologne. S. 62/63: Courtesy the artist/Gavin Brown’s enterprise, New York/Sadie Coles HQ, London/Capitain Petzel, Berlin/Galerie Gisela Capitain, Cologne. Foto: Jorit Aust. S. 65: Courtesy the artist/Gavin Brown’s enterprise, New York/Sadie Coles HQ, London/ Capitain Petzel, Berlin/Galerie Gisela Capitain, Cologne. Foto: Douglas M. Parker Studio. INTERVIEW TIZIAN: S. 68: Foto: akg-images. S. 69: Foto: Bridgeman Art Library. S. 70 l.: Foto: Rheinisches Bildarchiv. S. 70 r.: © Prague Castle Administra-



STADT / BILD IST EINE KOOPERATION DER BERLINISCHEN GALERIE, DER DEUTSCHE BANK KUNSTHALLE, DER KW INSTITUTE FOR CONTEMPORARY ART UND DER NATIONALGALERIE – STAATLICHE MUSEEN ZU BERLIN. ERÖFFNUNG IM RAHMEN DER BERLIN ART WEEK. INITIIERT UND UNTERSTÜTZT VOM REGIERENDEN BÜRGERMEISTER VON BERLIN, SENATSKANZLEI – KULTURELLE ANGELEGENHEITEN.



-KEINE80



81



tion. KOLUMNE: Foto: Bridgeman Art Library. WERTSACHEN: S. 74 l.: Courtesy Sotheby’s. S. 74 r. o.: Courtesy Venator & Hanstein. S. 74 M. r.: Courtesy die Künstlerin und Galerie Buchholz Köln und Berlin. S. 74 u.: Courtesy Christie’s. KALENDER: S. 76 l.: Foto: Heinrich Hecht. S. 76 M. : © Evan Baden. S. 76 r.: National Galleries of Scotland, Edinburgh. S. 77 o.: Citta del Vaticano, Musei Vaticani © Governatorato dello Stato della Città del Vaticano – Direzione di Musei tutti i dritti reservati. S. 77 u.: Firenze, Gallerie dell’Academia. Sopraintendenza Speciale per il patrimonio storico artistico ed etnoantropologico e per il polo museale della città di Firenze. S. 77 r.: Courtesy AA Bronson, Berlin. S. 78 l. o. und l. u.: © Collection privée. S. 78 r. o.: © Otobong Nkanga. S. 78 r.: Courtesy the artist and Galerie Buchholz Köln und Berlin. Foto: Lothar Schnepf. S. 78 M. u.: Courtesy the artist and Art Concept Paris. Foto: Dorine Potel. S. 79 l.: © Betty and George Woodman. S. 79 r. o.: Sammlung Würth. © David Hockney 2015. Foto: Richard Schmidt. S. 79 r. u.: Sammlung Würth. © Sammlung Würth. Foto: Philipp Schönborn. DER AUGENBLICK: S. 82: © Gabriele und Helmut Nothhelfer. Courtesy Galerie Thomas Zander, Köln



VG Bild-Kunst Bonn 2015 Marcel Duchamp, Isa Genzken, Hannah Höch, Gabriele und Helmut Nothhelfer, Benjamin Katz, Eugen Schönebeck, Marie Cerminova Toyen



DER AUGENBLICK



GESICHT DER GESELLSCHAFT



Eine Fotografie und ihr Gleichgewicht



GABRIELE UND HELMUT NOTHHELFER Mädchen auf dem Evangelischen Kirchentag im Tiergarten, Berlin 1978



D



ie West-Berliner, eingeschlossen in ihrer politisch deﬁnierten Stadt und zudem besonders kieztreu, wagten sich an Wochenenden zum Tag der offenen Tür am Flughafen Tegel, besuchten das deutsch-amerikanische Volksfest in Zehlendorf, brachten



ihre Lieblinge zur Hundeausstellung in Tegel oder zeigten sich paarweise bei einem Sommerfest im Zoologischen Garten. Auf diese Soziotope spezialisierten sich Gabriele und Helmut Nothhelfer, wobei sie von den New Yorker Straßenfotografen lernten, wie die



E VON BL AU DIE NÄCHSTE AUSGAB EMBER 2015 IN DER PT ERSCHEINT AM 26. SE ZEITSCHRIFTENHANDEL IM CH NA DA WELT UND



Begegnung mit einer anonymen Person urplötzlich ein Gesicht zeigt, das viel mehr meint als den einzelnen, nämlich die Physiognomie der Gesellschaft. Dass zwei lauernde Fotografen mit Kleinbildkameras völlig unbemerkt blieben, muss trotz Volksfest und Menschen-
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auﬂauf als unwahrscheinlich gelten. Es war wohl eher so, dass fotograﬁerende Proﬁs damals einfach dazugehörten. Jeder Linse mit einem Victoryzeichen zu begegnen, war nicht der Stil der Zeit. So kam es zu der eigentümlichen Spannung von Distanz und Nähe. Es gibt da einen Rest von Strenge, wie er für das Porträt im Maleratelier notwendig ist – und gleichzeitig einen Hang zur Nouvelle Vague, dem Film, der aus Nischenmilieus extreme Geschichten ﬁscht. Das Mädchen auf dem Evangelischen Kirchentag im Tier garten, Berlin 1978 gehört zu den intensivsten Bildern dieser Serie. Es bleibt unmöglich zu bestimmen, ob die junge Protestantin wusste, dass sie fotograﬁert wurde. Die Ambivalenz, die sich daraus ergibt, erreicht noch heute den Betrachter. Der Grad von Introspektion bei der Porträtierten ist bemerkenswert. Die Straßenfotograﬁe gibt hier vieles auf, was für sie typisch ist: das Technische, das Kalte und das Kalkulierte; es entsteht Platz für Empathie. Sogar die Fotografen waren davon überrascht. Das Gleichgewicht ihrer Bilder mag zu tun haben mit ihrer gemeinsamen Arbeit. Auch wenn jeder für sich fotograﬁerte, waren sie einem Gedanken verpﬂichtet, vergleichbar dem Zusammenspiel von Regie und Kamera. Die Jahreszahl gehört übrigens zum Bildtitel. Folgt man dem Eintrag in Wikipedia, würde man den Kirchentag ein Jahr früher datieren.
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Gerhard Richter, Grün-Blau-Rot, 1993, Öl auf Leinwand, 30 x 40 cm, € 200.000 – 300.000, Auktion November 2015



Zeitgenössische Kunst und Klassische Moderne Auktionswoche 23. – 27. November



ULF ERDMANN ZIEGLER IST SCHRIFTSTELLER UND LEBT IN FRANKFURT AM MAIN



Düsseldorf, Südstraße 5, Tel. +49-211-210 77-47, [email protected] München, Galeriestraße 2, Tel. +49-89-244 434 73-0, [email protected] Palais Dorotheum, Dorotheergasse 17, 1010 Wien www.dorotheum.com



DER NEUE MINI CLUBMAN. Ab 30.10. bei Ihrem MINI Partner. Mehr Informationen auf www.MINI.de/clubman.



Kraftstoffverbrauch (je nach Modell) innerorts: 4,7 bis 8,0 l/100 km, außerorts: 3,7 bis 5,4 l/100 km, kombiniert: 4,1 bis 6,3 l/100 km; CO2-Emissionen -KEINE(je nach Modell) kombiniert: 109 bis 147 g/km. Fahrzeugdarstellung zeigt Sonderausstattung. 84
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Preisliste Nr. 4 

01.01.2018 - â–»â–»â–»11 Fragen, die Ihr Schlaf-Problem lÃ¶sen S. 42 .... Angaben finden Sie unter www.duon-portal.de. ..... Christina Kuth ... Lena Sachse.
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Preisliste Nr. 4 

01.01.2018 - Kontakt Marketing ... Ihre Kommunikationsziele optimal umgesetzt werden kÃ¶nnen, erstellen ..... E-Mail: christoph.roÃŸ[email protected].
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Preisliste Nr. 4 

01.01.2018 - IM ÃœBERBLICK. XXL-AUSGABE. NR.17 19. AUG.â€“1. SEPT. 2017 14 TAGE TOP-ENTERTAINMENT â‚¬ 2,10. Ã–sterreich â‚¬ 2,20 Schweiz FR 3,90.
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Preisliste Nr. 4 

Preisliste Nr. 4. Regionale Medien gÃ¼ltig ab 01.01.2019. 1 PortrÃ¤t FUNKE MEDIENGRUPPE. 2 Verlagsangaben. 3 PreisÃ¼bersicht. 4 Eco-Tarif.
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Preisliste Nr. 4 

[email protected] ... Creative Services bietet Ihnen Full-Service, von der Kommunikationsidee Ã¼ber ... Social Media, iPad und TV). RABATTE.
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Preisliste Nr. 4 

Stern imSternbildWalfisch altgrie-chischerArzt einer derHeiligenDreiKÃ¶nige altÃ¤gyp-tischerKÃ¶nigs-titel dieGesichts-hautstraffen gesetz-lich. Schall,drÃ¶hnen-der ...
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Preisliste Nr. 4 

01.01.2018 - Anzeigenbuchungen Online. Anzeigenbuchungen kÃ¶nnen auch Ã¼ber das Online-. Buchungssystem ..... Health Unit â€“ Region SÃ¼d. Anett Hanck.
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Israel Kontrovers Nr. 4 

Ägypten lockerte im Gefolge der heftigen internationalen Reaktionen seine eigene. Blockade des Gazastreifens. ..... Zusammenhang das Vereinigte Königreich,.
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Preisliste Nr. 4 

01.01.2018 - beste Unterhaltung fÃ¼r ihre Leserin ab 50 Jahren. ... Kontakt Marketing. Tel. ... Die FUNKE WOMEN'S BEST KOMBI besteht aus den Titeln die ...
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Preisliste Nr. 4 

20.10.2018 - 6 Ad Specials ... Anzeigenbuchungen kÃ¶nnen auch Ã¼ber das Online- ... 1Die Termine gelten sowohl fÃ¼r Anzeigen als auch fÃ¼r Ad Specials.
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Nr. 4 - Weihnachten 58. Jahrgang 

09.03.2014 - sich durch eine heilige Scheu vor der triebhaft- ... Die roten Beeren reprÃ¤sentieren das Heilige Blut ..... Hl. Antonius; Prim + Kommunion.
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Das Geheimnis der Mozartova Nr 4 

immer die Westminster Kirche der Presbyteri- aner. Deswegen besitzt sie dort eine Familien- grabstÃ¤tte, nicht weit vom Grabmal des Dich- ters Edgar Allen Poe ...
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Nr. 4 - Winter 57. Jahrgang - DIE KIRCHE 

Welt erschaffen wurde und deshalb sollte â€“ so glaubte man â€“ das auch Datum von Christi ..... ter (Wolfenhausen). Gottesdienste an jedem zweiten Sonntag um.
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Medium: Raiffeisen Clubnews Nr. 4 Datum: 2009 

Page 1. Medium: Raiffeisen Clubnews Nr. 4. Datum: 2009.
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KA Nr. 4.indd - Bistum Hildesheim 

27.04.2015 - nis stehen und die Ã¼brigen Voraussetzungen fÃ¼r die. Wahlberechtigung ...... (z.B. Taufen, Krankenkommunion, Trauungen, Pre- digtdienst) ...
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Nr. 4 – Winter 59. Jahrgang - DIE KIRCHE 

und Weihnachten eine Zeit, wo wir innerliche Ruhe und Dank- barkeit spüren. ..... Legende sollte Lucia als Strafe für ihr Festhalten am Glauben in einem ...
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Nadel Nr. 4 Der Kranz wird 

Die Enden werden etwas schmaler als die Mitte des HÃ¤kelstÃ¼ckes, das hat den Sinn dass der Streifen spÃ¤ter einfacher um den Styropor-Ring genÃ¤ht werden ...
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Nr. 4 - Winter 57. Jahrgang - DIE KIRCHE 

Zeremonien und Praktiken einzubeziehen, vor allem jene aus den germanischen ... nachtsmesse, durch ein anderes im Morgengrauen gefolgt und ein Dritte im ... dringlichen Liedes stellen die Klage einer Mutter fÃ¼r ihr tod- geweihtes Kind da.
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NR 

1 nov. 2017 - 62. b) Please provide information on experiences related to the mobilization of resources in support of th
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Der Goldene Windbeutel 2014 â€“ Kandidat Nr. 4: Mondelez: Belvita ... 

Freitag, 25. Juli 2014 15:33. An: Oliver Huizinga (foodwatch). Betreff: AW: Beantwortung Ihrer Anfrage vom 05.11.13. Sehr geehrter Herr Huizinga, vielen Dank ...










 


[image: alt]





Nr. 4 â€“ (Weihnachten) 60. Jahrgang - DIE KIRCHE 

FÃœR DIE MIT NAMEN GEKENNZEICHNETEN ARTIKEL IST DER .... Vergangenheit meines bis zu diesem Punkt gelebten Le- .... Ein Sohn ist uns gegeben.
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batman nr 47 weg ins niemandsland 1 von 4 ... AWS 

This particular Batman Nr 47 Weg Ins Niemandsland 1 Von 4 PDF start with Introduction, Brief Session till the. Index/Glossary page, look at the table of content for additional information, when presented. It's going to focus on mostly about the above
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Ergebnisliste fÃ¼r PrÃ¼fung Nr.: 4 Abt.: 1 

Richter : Setti Kurt, Steurer Klaus. Parcoursbauer : Schuhmacher Peter (GER) Assistent : Krenn ... Brand Nina. 4,00. 37,69. 1. 10. NÃ–. HSV ZwÃ¶lfaxing, Reitverein ...
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Nr. 4 â€“ (Weihnachten) 60. Jahrgang - DIE KIRCHE 

Information fÃ¼r Deutschland: Tel.: + 49 (0) .... Einige Tage vor der Weihe klingelte mein Telefon. Es ..... auf geheimnisvolle Weise mit der universellen Transfor-.
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