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Zuriick nach Mittemitte

/B Q und Croy Nielsen am Rosa-Luxemburg-Platz

Den ersten lauteren Paukenschlag im noch jungen Jahr des
Kunstbetriebes setzte die Doppelerdffnung von Croy Niel-
sen und BQ am Rosa-Luxemburg-Platz. Mit der Wiederer-
offnung zweier bekannter Galerien in schon bekannten Riu-
men Anfang Mirz ergibt sich eine Riickverlagerung hin zur
bereits verloren geglaubten guten alten Mitte, genauer gesagt
derem &stlichen Randgebiet. Man kénnte die Gegend auch
Mitte-East-End nennen, denn unmittelbar dahinter fingt
die Berliner Plattenbau-Tristesse an. Die noch ostlicheren
Kunstvorposten rund um den Strausberger Platz bilden eine
Insel fiir sich und liegen gefiihlt schon in Friedrichshain.

Jedenfalls ist es das erste Mal, dass die sonst iibliche Bewe-
gung von Galerien hin in weit auseinander liegende Quar-
tiere oder an solitire Standorte in weniger gemiitlichen
Nachbarschaften riickldufig ist. Man fragte sich ja immer, was
die Galerien fort trieb. Aufler den giinstigeren Mieten, die
durch eine Vervielfachung der Quadratmeterzahl bestimmt
wieder teurer wurden, und der scheinbaren Notwendigkeit,
dass eine Cutting-Edge-Galerie sich alle fiinf Jahre erneuern
muss, fiel einem nicht viel dazu ein. Gut, natiirlich nervt die
Boutiquisierung der Straflen zwischen Hackeschem Markt
und Torstrafle, natiirlich ist ,Mitte“ fast ein Schimpfwort,
jedenfalls fallen einem da unmittelbar grof8e Sonnenbrillen
und Papiertaschen mit Labelaufdrucken ein, getragen von
reichen Kreativmenschen mit wenig Kindern und dafiir aber
umso mehr Geld. Aber man stellte sich doch auch manchmal
den Alltag der Galeristen dort weit drauf8en vor. Wie sie an
der Jannowitzbriicke riiber zur Tankstelle liefen, um sich ei-
nen Schokoriegel oder eine Bockwurst zu organisieren. Oder
wenn in der Ourdenarder Strafle nach den Eréffnungen kaum
noch jemand kommy, aufler den direkten Kaufinteressenten,
die sich das kaum gesehene Kunstwerk dann gleich einpa-

cken lassen und — weifS der Kuckuck wohin — mitnehmen. /100/3



Jedenfalls geht das Geriicht, dass Guido Baudach viel lieber
in seiner Dependance in Charlottenburg weilt. Und Max
Hetzler schiefit eine Museumsausstellung nach der anderen
ins fast ungeschene Nirvana. Oder die Heidestrale? Gehen
die alle runter zum Hauptbahnhof zur Mittagspause oder
besorgen die Praktikanten Mozarella und Parmaschinken
im Mitte-Meer-Grof$handel? Man kann doch nicht immer
zu Sarah Wiener gehen. Und wer hat eigentlich Lust, das
unwirtliche Schoneberger und Tempelhofer Ufer entlang zu
marschieren — zum Beispiel von Bortolozzi zu Wentrup?
Also ist die Entscheidung fiir den Rosa-Luxemburg-Platz zu
begriiflen, fiir Betreiber und Besucher. Die Gegend war den-
noch kunsttechnisch nicht verwaist, ganz im Gegenteil. Jo-
anna Kamm sitzt schon linger oben an der Ecke und hilt die
Stellung. Auflerdem gibt es in unmittelbarer Nachbarschaft
die Galerie Lena Briining und etwas weiter nérdlich, im
neuen schwarzen L40, den Verein zur Férderung von Kunst
und Kultur am Rosa-Luxemburg-Platz mit kleinen, feinen
Ausstellungen und Veranstaltungen, kuratiert von Susanne
Prinz. Die Schlechtriem Brothers sind nach Anfingen im Au-
Benministeriumsviertel schon frither zuriick gekehrt an den
Busen des ehemaligen Scheunenviertels und Kuttner Siebert
machen ihr solides Programm rund um einen erweiterten,
zeitgendssischen Minimalismus seit mittlerweile acht Jahren
in der Rosa-Luxemburg-Strafie. Sie bilden die siidliche Gren-
ze des nun gestirkten Viertels.

Den Anfang hier aber machte Christian Nagel (wenn man
den Projektraum im Pavillon der Volksbiihne, von 1997-1999
kuratierc von Riidiger Lange, nichtals die wahre Pionierarbeit
bezeichnen méchte). Als Nagel seine Berliner Dependance
erdffnete, wihlte er schon 2002 das gleiche Haus gegeniiber
der Volksbiihne, in dem nun 8Q und Croy Nielsen aufmach-
ten. Mit immer erleuchteten Riumen ist er die am lingsten
»geoffnete” Schaufenstergalerie Berlins und lidt so auch
zum Besuch am spiten Abend. Er bildet das Schwergewicht
und seiner Gravitationskraft ist die Entwicklung hin zum

/r00/, Kunstquartier zu verdanken. Der damals blutjunge Johann

Kénig erdffnete ein paar Monate nach Nagel in den jetzigen
Croy-Nielsen-Riumen, nahm sich eine von Nagels dama-
ligen Assistentinnen zur Frau und baute mit ihr wiederum
seine Start-up-Firma zur Berliner Groflgalerie aus. Deshalb
zog er als einer der ersten in Richtung Tiergarten/Schone-

berg wieder fort, um seine zu klein gewordenen Riume dem
Sammlerehepaar Schiirmann zu iiberlassen.

Auch BQ bezog (jetzt endgiiltig) gleich nebenan Riume mit
Vorgeschichte: Die Galerie Miillerdechiara war sogar noch
kurz vor Nagel vor Ort. Nach Trennung von seiner Partnerin
Laurie Dechiara machte Sénke Miiller alleine weiter und gab
schlieBlich erst kiirzlich auf, nachdem er, trotz langjihriger,
auch guter Galerienarbeit, nicht in den Kreis der etablierten
Galerien vorgelassen wurde.

Um diese Vorgeschichte der Riume vergessen zu machen,
bauten die beiden Neuzuzdglinge erstmal um. Und das, nicht
ohne Kosten und Miihen zu scheuen. Vor allem BQ spar-
te nicht am Rigips, um einen ginzlich neuen Grundriss zu
setzen. Die Decken wurden abgehiingt und die Beleuchtung
darin eingelassen. Es entstand eine Vielzahl an kleineren Ka-
binetten und mittelgroffen Rdumen, in denen man fast das
Gefiihl bekommt, sich zu verlaufen. Diese architektonische
Setzung wird die zukiinftigen Ausstellungen bestimmen,
denn die Kiinstler brauchen weniger auf Beziige zwischen
den einzelnen Werken zu achten, kdénnen Werkgruppen
voneinander getrennt zeigen und vom Grundriss geleitete
Choreografien fiir den Ausstellungsbesucher entwickeln.
Diese Architektur schrinkt andererseits aber auch ein, denn
eine Gruppenausstellung in einem grofleren Raum konnte
komplexere Geflechte unter den einzelnen Ausstellern kniip-
fen. Was draus wird, wird die Zukunft zeigen. Fiir die erste
Ausstellung von Carina Brandes ergibt sich aus der Architekur
noch kein Problem. Ihren dhnlich-formatigen, eher kleineren
Schwarzweiffotografien ist es egal, ob sie zusammen hingen
oder auf mehrere Riume verteilt werden. Sie tun sich nichts.
Programmatisch ist diese Eréffnungsausstellung auf jeden Fall
zu lesen und BQ setzt weiter auf ihre typische Mischung aus



Neoromantik, Moderneremix und Stylecrossover. Und nun
also ein Remake im Stile Francesca Woodmans: halbnackte
Selbstportraits mit Tiermasken, unter anderem inszeniert auf
den Brachen Betlins oder in getrashten Altbauwohnungen.
Auch hier wird sich zeigen, inwieweit sich die Nullerjahre-
Kunst in die neue Dekade hiniiber retten kann. Das Leben
ist vielleicht doch mehr als nur eine Bilderstrecke im Sleek-,
Deutsch- oder Achtung-Magazin?

Den oben beschriebenen Schaufenstereffekt bei Nagel woll-
ten die neuen Nachbarn unbedingt verhindern. Irgendwie

verstindlich, schliefflich will man die Besucher ja in der
Ausstellung haben und nicht plattgedriickte Nasen an den
Fensterscheiben. Also mussten diese blickdicht gemacht wer-

wsy den. BQ wihlte die ungewdhnlichere Variante und zimmerte
R Winde aus Holzlatten, die verschieden breite Schlitze nach
= auflen offen lassen. Gewagt, vor allem wenn man sich auch
hier gleich die zukiinftigen Ausstellungen vorstellt. Denn der
Eingriff ist so massiv, dass er jeder Ausstellung einen Stempel

~| aufdriicken kénnte. Auflerdem erinnert die Schaufensterge-

staltung an die vielen nachbarschaftlichen Boutiquen und

mancher Unkundige fragt sich bestimmt, fiir was das Kiirzel

BQ denn eigentlich steht.

Croy Nielsen entschieden sich fiir eine flexiblere Variante

und hingten eine klassische Alujalousie ins Fenster. Die kann
_ man hochziehen, auf Durchblick stellen oder ganz schlieflen. _

Bei meinem Besuchs-Versuch war dann allerdings auch die

Tiir verschlossen — ,Komme gleich wieder” samt Handynum-

mer. Da zeigt sich schon der positive Effeke fiir die Betreiber

und die Cafés in der Nachbarschaft. Dem Betrachter blieb

nichts anderes iibrig als durch die Jalousieschlitze zu spicken.

Hierher kann man jedoch leicht mal wieder kommen.

Andreas Koch
_ Carina Brandes, BQ, 8.3.—16.4.2011
Gruppenausstellung, Croy Nielsen, 8.3.—2.4.2011

beide Riume Weydinger StrafSe 10, 10178 Berlin
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Der 1966 in Warschau geborene polnische Kiinstler Artur
Zmijewski wurde vor allem durch seine soziale und gesell-
schaftspolitische Themen aufgreifenden Foto- und Video-
arbeiten bekannt. Nachdem Zmijewski im September 2010
zum Kurator der 7.Berlin-Biennale (2012) berufen wurde,
tiberraschte er im November 2010 mit einem ,,Open Call®:
Kiinstler wurden fiir die Biennale nicht nur aufgerufen,
ykiinstlerisches Material fiir Recherchezwecke einzureichen®,
sondern in diesem Zusammenhang auch ,iiber Ihre poli-
tische Neigung zu informieren.“ Martin Conrads sprach mit
Zmijewski nach dem Ende der Einreichungsfrist.

Wo stehst du, Kollege?

/ Tnterview mit Areur Zmijewski zum ,Open Call“ der 7. Berlin-Biennale

Martin Conrads/ Herr Zmijewski, vor kurzem war Einsen-
deschluss fiir den Open Call. Kénnen Sie uns sagen, wie viele
Bewerbungen Sie erhalten haben?

Artur Zmijewski/  Bislang ungefihr 7.000. Die meisten {iber
das Internet.

Conrads/  Das sind ziemlich viele. Wie wollen Sie damit um-
gehen? Gibt es ein Team, das sich um die Einsendungen kiim-
mert?

Zmz’jewski/ Ja, wir haben ein kiinstlerisches Biiro, dessen
Aufgabe es ist, die Berlin-Biennale zu organisieren.
Conrads/ Trotzdem ist es fiir einen Kurator eine ziemliche
Herausforderung, den Uberblick iiber die vom Team zu tref-
fende Auswahl aus den 7.000 Einsendungen zu behalten.
Haben Sie eine persdnliche Strategie, um diese Anzahl zu
bewiltigen? Einen Plan?

Zmijewski/  Wir wollen jede Bewerbung priifen und al-
phabetisch archivieren. Dieser Plan wird bereits in die Tat
umgesetzt.

Conrads/ Werden bei der Biennale auch Arbeiten von
Kiinstlern gezeigt, die keine Materialien eingereicht haben
oder orientiert sich die Anzahl der Kiinstler ausschliellich
an denjenigen Einreichungen, die Sie auf den Open Call er-
halten haben?

Zmz’jews/ez'/ Ja. Wir wissen noch nicht, wie viele Kiinstler
teilnehmen werden. Mit dem Open Call wollten wir auch
mit Kiinstlern in Kontakt kommen, die nicht bekannt sind.
Der Open Call ist also ein gutes Mittel, mit unbekannteren
Kiinstlern in Kontakt zu treten — indem sie ihre Portfolios
schicken, kénnen wir einschitzen, was sie machen und wo-
ran sie interessiert sind.

Conrads/ Teil der Ausschreibung war die Frage nach der

ypolitischen Neigung“ der Kiinstler. Kénnen Sie schon eine

/r00/ Aussage treffen, welche politische Haltung bei den Einsen-

dungen tiberwiegt? Gibt es eine Tendenz zu einer bestimmten
politischen Richtung?

Zmijewski/  Das kann ich im Moment nicht sagen, weil wir
noch nicht alle Bewerbungen archiviert haben. Wir haben
mit den digitalen Daten angefangen, die uns von der Mehr-
zahl der Kiinstler tiber das Internet iibermittelt wurden. Ich
schitze, das ist in zwei oder drei Monaten abgeschlossen.
Aber es gibt eine bestimmte Tendenz. In der Kunst ist sie
meiner Meinung nach ziemlich offensichtlich: Wir verhalten
uns wie Linke und denken wie Linke. In der Kunst sind poli-
tisch links orientierte Ideen unheimlich erfolgreich.
Conrads/  Glauben Sie, dass die Mehrzahl der linksgerich-
teten Kiinstler unter den Bewerbern sich in ihrem Antwort-
schreiben auch selbst als linksgerichtet bezeichnet haben,
oder wird es moglicherweise Strategien geben, die politische
Haltung durch abstraktere oder kompliziertere Formulie-
rungen zu verbergen?

Zmijewski/  Gewdhnlich wird die politische Haltung ver-
borgen. Deshalb wurde im Open Call explizit danach ge-
fragt. Sie ist unsichtbar, obwohl man erfahrungsgemif§ den
politischen Standpunke der Kiinstler als linksgerichtet ein-
stufen kann. Gewdhnlich bringt ein Kiinstler seine politische
Haltung niche direke zur Sprache. Aber es gibt zum Beispiel
Kiinstler, die sich fiir Menschen interessieren, die von der
Gesellschaft ausgegrenzt werden. Die Suche nach Losungen
zur Integration ausgegrenzter Menschen ist ein Anliegen der
Linken.

Conrads/ Woran liegt es Ihrer Meinung nach, dass die mei-
sten Kiinstler — wie Sie vermuten — politisch links orientiert
sind?

Zmijewski/  Das ist eine interessante Frage. Ich glaube, dass
man als Kiinstler irgendwie gezwungen ist, linksgesinnt zu
sein, selbst dann, wenn man abstrake arbeitet. Es ist wirklich



interessant, auch einmal Kiinstler mit einer anderen poli-
tischen Ausrichtung kennenzulernen. Deshalb wurde der
Open Call ins Leben gerufen.

Conrads/ Was konnte es bringen, diese Aufschliisse und
damit einen ,,Beweis“ zu haben, dass die meisten Kiinstler —
wenn Sie Recht haben — linksgerichtet sind? Und was wire
der Vorteil, ganz allgemein Aufschluss tiber die politische
Haltung der Kiinstler zu erlangen?

Zmijewski/ Generelles Ziel des Open Call ist es, dariiber
informiert zu werden, was Kiinstler tun und wie sie arbeiten.
Auflerdem wollen wir eine Atmosphire schaffen, in der man
offen iiber seine politische Einstellung und iiber das, womit
man sich identifiziert, reden kann. Ich glaube, dass wir etwas
mit und in der Kunst tun miissen, um fiir eine Atmosphi-
re zu sorgen, in der politische Uberzeugungen offen ausge-
tauscht werden kdnnen.

Conrads/  Werden alle Einsendungen der Offentlichkeit
vorgestellt?

Zmijewski/  Ja, dieses Vorhaben gibt es.

Conrads/  1nlhren eigenen Arbeiten spielen hiufig die The-
men Ausgrenzung und Integration eine Rolle. Wiirden Sie
sich selbst als politischen Kiinstler bezeichnen?

Zmijewski/  Gewdhnlich hat ein Kiinstler, der sich als po-
litscher Kiinstler bezeichnet, einfach nur politische Ideen. Er
geht nicht weiter, so wie es etwa Politiker tun. Von einem po-
litischen oder sozial engagierten Kiinstler erwarte ich mehr.
Auch von mir selbst erwarte ich da ibrigens mehr.
Conrads/  In Ihrer Erklirung zum Open Call ist die Rede
von einer ,,geheimen® und einer ,privaten Information®, die
allen zuginglich gemacht werden sollte. Wenn Sie sagen, dass
ein politischer Kiinstler etwas anderes oder mehr tun sollte,
kénnen Sie uns dann verraten, was das sein kénnte, und was
Sie davon abhilt? Was ist das ,,andere”, was verbirgt sich hin-
ter Threr alleiglichen Arbeit als Kiinstler?

Zmijewski/ Das ,,Private®, von dem ich rede, ist selbst po-
litisch. Nur existiert es eben als ,private” Fantasie und nicht
als aktive Politik. Politik ist die Art, wie Menschen handeln,
wie Menschen eine Realitit erschaffen. Ich glaube, dass auch
die Kunst Realititen schaffen kann.

Conrads/ Was wire das bestmégliche Resultat der Berlin-
Biennale, gemessen an der Idee, eine Wirklichkeit jenseits der
gingigen kiinstlerischen Praxis zu schaffen?

Zmijewski/ Derzeit kann ich das noch nicht sagen. Ich
glaube, dass die Biennale ein Forschungsvorhaben darstellt,
auch insofern, als diese Ausgabe der Biennale ein politisches
Experiment ist. Dies ist der Grund, warum wir den Open
Call ausgesandt haben. In einem ersten Schritt geht es da-
rum, eine freundliche Atmosphire herzustellen, in der po-
litische Meinungen vorgebracht werden. Ich hoffe, dass die
kw und die Berlin-Biennale ausreichend symbolische Macht
haben, um zu vermitteln, dass es dabei erlaubt ist, sich als
echte politische Wesen zu artikulieren. Auch, wenn man
Kiinstler ist. Was dann der niichste Schritt ist, mdchte ich
noch nicht verraten.

Conrads/ Denken Sie, dass Sie am Ende der Biennale-Lauf-
zeit eine Aussage iiber deren bestmogliches Resultat treffen
kénnen, oder méchten Sie das Ergebnis offen lassen? Gibt es
ein Ziel, auf das Sie mit der Biennale zustreben?
Zmijewski/  Esist ein bisschen riskant, nun dariiber zu spre-

chen, weil wir das Ziel nicht erreichen konnten. Ich méchte
daher keine Versprechungen machen.

Conrads/  Zuriick zum Open Call: wiirden Sie selbst, als
Kiinstler, an einer Biennale teilnehmen, die auf einem Open
Call beruht?

Zmijewski/  Natiirlich. Fiir mich ist das eine sehr interes-
sante Sache, wie Sie schon merken konnten.

Conrads/ Im Open Call werden Vorschlige zu politischen
Haltungen aufgelistet, wie ,links“ oder ,maskulinistisch®.
Wenn man Sie fragen wiirde, wie wiirden Sie Ihre politische
Haltung dann definieren?

Zmijewski/  Links und maskulinistisch.

Conrads/ Was bedeutet ,,maskulinistisch® fiir Sie?
Zmz'jew;/ei/ Das ist jemand, der iiber die Rechte der Min-
ner nachdenkt. So wie eine Feministin, nur dass die eben
iiber die Rechte der Frauen nachdenkt.

Conrads/  Um Angaben zu privaten Informationen wird
man gegenwirtig ja auch in ,sozialen Netzwerken® wie ,,Fa-
cebook® gebeten — auf welche Schule man ging, mit wem
man verheiratet ist; aber man wird auch darum gebeten,
seine ,politischen Einstellung® anzugeben. Sehen Sie eine
Parallele zwischen ,sozialen Netzwerken® und der Struktur
eines Open Call?

Zmijewski/ In der Kunst gilt es weitgehend als verboten,
tiber politische Neigungen zu sprechen. Bei der Berlin-Bien-
nale geht es jedoch genau darum, eine Atmosphire zu erzeu-
gen, in der ungehindert {iber politische Neigungen gespro-
chen werden kann. Ich hoffe, dass der Unterschied zwischen
der Berlin-Biennale und Facebook offensichtlich ist. Den-
noch kann man sagen, dass wir dhnlich wie es auf Facebook
der Fall ist, in einem spezifischen Netzwerk agieren.
Conrads/ Vielen Kiinstlern, die der Berlin Biennale ihr
Material zugesandt haben, diirfte Thre Positionierung als
Kiinstler des linken Spektrums bewusst sein. Befiirchten Sie
nicht, dass diese Kenntnis Einfluss auf die Angaben zur ,,poli-
tischen Neigung® haben kénnte? Immerhin kann man davon
ausgehen, dass es fiir viele Kiinstler als erstrebenswert gilt, an
der Berlin-Biennale teilzunehmen. Wire es dann nicht eine
einfache Strategie, als politische Neigung , links“ anzugeben,
oder etwas anderes, das Thre Aufmerksamkeit erweckt? Be-
steht hier also nicht fiir Sie die Gefahr, absichtlich verfalschte
Angaben zu erhalten?

Zmijewski/  Mbglicherweise. Ich bin aber mit den Antwor-
ten der Kiinstler auch dann zufrieden, wenn sie nicht der
Wahrheit entsprechen. Wenn man nach Zweifeln Ausschau
hilt, kann man sicherlich viele davon finden. Ich méchte
aber keinesfalls die Antworten der Kiinstler diskreditieren
und werde mit allen Antworten sehr ernsthaft umgehen. Ich
bin mir sicher, dass sie freigiebig tiber ihre politischen Sym-
pathien Auskunft geben. Martin Conrads

Teile dieses Interviews erschienen erstmalig im Aufirag des
Goethe-Instituts e.V. unter www.goethe.de. Ubersetzung aus
dem Englischen: Christiane Wagler; Martin Conrads
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Tiefkiihlkost ohne Verfallsdatum?

/ Oyvind Fablstrom bei Scheibler Mitte

Opyvind Fahlstroms (Euvre will partout keinen Staub anset-
zen. Seit den ersten, vereinzelten Retrospektiven in den goer
Jahren treten die spielerischen und auch vor Informationen
berstenden Werke immer wieder unter verschiedenen Vorzei-
chen in Erscheinung. Gewiss bietet die Mehrgliedrigkeit und
Vielschichtigkeit der kiinstlerischen Produktion keine Erkli-
rung fiir die derzeitige Attraktivitit. Fahlstrom (1928-1976)
bediente sich einer imposanten Fiille kreativer Wahlméog-
lichkeiten: Konkrete Poesie, Malerei, Assemblage, Installati-
on, Zeichnung, Druckgraphik, Texte in Kunstzeitschriften,
Fernsehberichte, Filme sowie Theater- und Hérstiicke und
Performances. Obendrein ist alles von deutlicher, politischer
Kritik durchdrungen und geprigt von einem tief greifenden
Interesse an Sprache. Die Bedeutung von Sprache als paralle-
lem und gleichwertigem Modus des kiinstlerischen Schaffens
ist jedoch ebenso wenig ausschlaggebend — obgleich nicht
unerheblich — fiir die augenscheinliche Zeitgenossenschaft
der Arbeiten.

Indes offerieren vereinzelte Anhaltspunkte, etwa § 9 des Ma-
nifests ,Kiimmere Dich um die Welt“ (1966), erkleckliche
Nahrung, um Fahlstrém beispielshalber in die Sparte der visi-
onidren Vorkidmpfer des gegenwirtigen Engagements fiir das
bedingungslose Grundeinkommen einzureihen. So heifSt es
zum Thema Versorgungsleistungen: ,Freie Grundnahrungs-
mittel, Nahverkehr, Wohnungen, die aus Steuermitteln fi-
nanziert werden. Risiko: Niemand wird mehr arbeiten wol-
len. Wert: Wirkliche Gleichheit — jeder zahlt Steuern, ent-
sprechend dem, was er verdient.“ Das hért sich unbestreitbar
sehr sympathisch an und riecht gewissermafen nach aktu-
ellem Gegenwartsbezug. Fahlstroms comicartige Bildwelten
und Arrangements sind gleichwohl weit davon entfernt, als
didaktische Predigt zu den Konvertierten aufzutreten. So be-

/r00/g tritt man in der erstaunlich gut erhaltenen und anlisslich des

20-jahrigen Jubildums der Galerie Aurel Scheibler gleichsam
wieder aufgefiihrten Installation ,Garden — A World Mo-
dell“ von 1973 einen laut dem Gebot des Kiinstlers eigens
in Griin gestalteten opulenten Farbraum. Erst bei niherer
Betrachtung lassen sich die unzihligen Daten und Fakten
iiber die 6konomische Ausbeutung und die Unterdriickung
der Dritten Welt entziffern, die dort auf den vegetabilen,
farbigen Papierformationen aus den Blumentdpfen empor-
sprieffen. Strategisch bezieht diese fragile Installation ihre
Asthetik vornehmlich aus der Trash- und Bastelkultur und
verlisst sich dabei doch auf den bithnenartig inszenierten
Austragungsort. Insofern ist es mdglicherweise vor allem die
schrille und dennoch aufgeriumte Basteldsthetik, die fiir die
Bedeutsamkeit dieses Papierbliitenensembles sorgt.
Freilich kommen auch die in der Ausstellung ebenfalls pri-
sentierten Weltkarten in Cartoonmanier wie vermeintliche
Zeitgenossen daher. Die kleinteiligen Kartographien sind
detailreiche Wimmelbilder, in denen piktogrammartig und
farblich eingefasst die Lieblingsfeinde der sechziger und sieb-
ziger Jahre — neben dem Logo von Esso, Verweisen auf Um-
weltverschmutzung und Kriege — weitere historische Fakten
zu politischen Sauereien wuchern. Dabei wohnt den reichen,
iiberbordenden Weltkarten eine fast schon selbstverstind-
liche, harmlose Leichtigkeit inne. Es ist, als sihe man den
ebenso belehrenden wie unterhaltsamen 6konomiekritischen
Universalismus zum ersten Mal, als kénne man sich noch ein-
mal an die Startlinie der Aufbruchsstimmung zuriickverset-
zen und kenne die Aneignungswut des Kunstsystems noch
nicht. Die gegenwartsdiagnostischen Ambitionen von ge-
stern und die dichte, buntfarbige Komposition ihrer Dar-
stellung schlagen dialektische Volten ohne sich gegenseitig
im Weg zu stehen oder gar von dem fragwiirdigen Zwang zur
gesellschaftskritischen Wirkkraft vereinnahmen zu lassen.
Mit anderen Worten bieten Fahlstroms Arbeiten sowohl ein
Reservoir an gegenkultureller Energie als auch die Kapazitit
zu umfangreichem édsthetischen Vergniigen. Wenn sie auch
laut Entstehungsdatum bereits Geschichte sind, wirken sie
frisch und alt zugleich, eben wie ein Tietkiihlproduke. Dies
macht es offensichtlich auch so kommod, Fahlstrom augen-
falliger ins derzeitige Kunstgeschehen zu integrieren, als dies
mit einer intensiveren Beschiftigung des historischen Entste-
hungskontextes und des eben von jener Zeit geprigten mora-
lischen Engagements méglich gewesen wire. Fahlstrém gab
sich nicht der Illusion hin, dass seine kiinstlerische Praxis eine
Verinderung der Politik herbeifithren kénne, meinte dazu
aber: , Kiinstler kénnen (kénnten). Organisieren. Verdffent-
lichen. Sprechen. Demonstrieren. Streiken. In Gemeinschaft
arbeiten®. Es ist einerseits zwar wiinschenswert, anderseits
aber mehr als fraglich, ob dieses Anliegen unter derzeitigen
Umstinden noch uneingeschrinke up-to-date ist.

Birgit Effinger

Oyvind Fahlstrom, Scheibler Mitte, CharlottenstrafSe 2,
10969 Berlin, 19. 2.—2I. 4. 2011



Minnerfreundschaft

/ Sigmar Polke und Klaus Staeck in der Akademie der Kiinste

So ganz will der Betrachter dem Frieden nicht trauen. Und es
mutet doch eher merkwiirdig an, wenn Klaus Staeck in un-
zihligen Faxmitteilungen den Kollegen Sigmar Polke um ein
Treffen bittet. Wer ist hier Knecht und wer ist Kénig? Zumin-
dest hat Klaus Staeck zahlreiche Multiples mit Sigmar Polke
produziert. Er war fiir Polke Verleger, Galerist und eben auch
Kiinstlerkollege, zu einer Zeit, die den Nachgeborenen heute
sehr weit weg erscheint. Polke ist der Meister aller Klassen.
Als wiirde Wum nicht ,, Thoelke® rufen, sondern , Polke“. Der
aber war damals zu wenig angepasst, obwohl er schon 1972 in
der Galerie Toni Gerber in Bern eine Ausstellung unter dem
Titel ,,Der Diirer Hase und anderes® zeigte. Das liegt im dop-
pelten Sinne des Wortes nun in tiefer Vergangenheit, obwohl
einer seiner letzten Ausstellungen unter dem Titel ,,Albrecht
Diirer, Sigmar Polke“ 2010 in der Miinchner Pinakothek der
Moderne zu sehen war. Die Ausstellung in der Akademie ist
die erste nach dem Tode Polkes.

Aktualitit kann heute hochstens noch das erste Multiple
beanspruchen, das Polke im Jahre 1969 fiir und mit Staeck
realisierte, nimlich der ,,Apparat, mit dem eine Kartoffel eine
andere umkreisen kann“. Die Besucher wurden von der Auf-
sicht auch animiert, diesen Apparat in Bewegung zu bringen
und wenn er sich bewegte, dann erschien er auch tatsichlich
als ein Kommentar zur Zeit und sei es diese. Der Gleichmut,
der diese Arbeit auszeichnet, ist in spezifischer Weise auch
Element jeden Werkes von Polke. Wenn er mal aus der Rolle
fiel, dann mit Unterstiitzung.

Beispielhaft fiir den Umgang mit politischen Gegebenheiten
ist die Kunstzeitung mit dem wilden Titel ,,Day by Day ...
They take some brain away*, erstellt zusammen mit Achim
Duchow, Astrid Heibach und Katharina Steffen aus Anlass
der Teilnahme Sigmar Polkes an der Biennale 1975 in Sao
Paulo. Hier wird eine Wut sichtbar, die man dem Kiinst-

ler nicht zugetraut hitte. Schon der nichste Raum mit dem
umfangreichen Bildzyklus ,Wir Kleinbiirger! Zeitgenossen
und Zeitgenossinnen“ aus den Jahren 1974 bis 1976 zeigte
den klassischen Polke, so wie wir ihn kennen. Und dennoch
spiegelt sich in diesen grof$formatigen Gouachen schon die
kritische Betrachtung des gesellschaftlichen Umbruchs von
1968. Zu sehen sind Menschenmassen, Splittergruppen und
der Terror dieser Jahre. Fiir die Ausstellung wurde die Arbeit
»Schlangenhaut® in den Zyklus wieder integriert und ist da-
mit in aller Vollstindigkeit zu sehen.

In einem Kiinstlerbuch von Polke aus dem Jahre 1972 mit
Photos von iibermalten Wahlplakaten taucht da dann plétz-
lich das berithmte Plakat von Klaus Staeck auf, mit der fast
sprichwortlich gewordenen Textzeile ,Deutsche Arbeiter!
Die spp will euch eure Villen im Tessin wegnehmen®.

Die Ausstellung trug den Untertitel ,Eine Hommage“ und
rettete sich damit vor einer Blamage. Denn der Untertitel
,Bilanz einer Kiinstlerfreundschaft” ist eher eine Notldsung
und so sah dann auch die Ausstellung aus. Vor diesem Hin-
tergrund werden dann die schon genannten Faxe ein Beleg
fiir diese Freundschaft. Aber eigentlich suchte der Besucher in
der Ausstellung den Staeck in Polke und den Polke in Staeck.
Dafiir aber stellte sich der Akademieprisident Staeck dann
doch zu sehr in den Hintergrund. Das gereicht ihm zur Ehre,
aber mindert den Wert der Ausstellung. Denn tatsichlich
witre der Vergleich zwischen den Werken von Staeck mit den
Arbeiten von Polke ein interessantes Unternehmen gewesen,
weil eine derartige Gegeniiberstellung auch etwas iiber den
kiinstlerischen Umgang mit politischen Phinomenen ausge-
sagt hitte. Die Frage ,, Wer wird Millionar?“ stellt sich heute
allwochentlich nur in einer Quizsendung als Sedativum fiir
alle, die es noch nicht sind und wohl auch nie werden. Die
Villen im Tessin sind in festen Hinden. Nur wissen wir nicht
in wessen und mit wieviel schwarzen Kassen. Und diese Re-
gierung tut ein iibriges, die Armen drmer zu machen und die
Reichen reicher. Darin sind die Deutschen im européischen
Vergleich Spitze. Und keiner will es wahr haben.
Tatsichlich fehlen die Werke von Klaus Staeck in der Aus-
stellung, weil erst iiber diesen Zugang sich der eigentliche
Zugriff von Sigmar Polke auf politische Gegebenheiten hitte
kliren kénnen. Polke war immer Kiinstler-Kiinstler, wih-
rend Klaus Staeck immer auch Politiker als Kiinstler war und
umgekehrt. Wer heute Recht hat, lisst sich nach dem Tod
von Sigmar Polkes nicht mehr entscheiden. Was , politische
Kunst® ist, steht immer noch und immer mehr zur Diskussi-
on. Diese Bilanz ist nur vorldufig. Politische Kunst ist da ein
unscharfer Begriff, kann er doch ebenso die Kunst der Politik
betreffen, wie die Politik der Kunst. Die spielt mit offenen
Karten, wihrend es sich bei der Kunst der Politik doch mehr
um Machterhalt handelt, zum eigenen Nutzen, und eben
nicht fiir das sogenannten ,,Volk®. Das bekommt ,,panem et
circenses”. Kunst mag da durchaus ein Teil des Vergniigens
sein, wenn sie sich nicht eines Besseren belehren lassen will.
Fragt sich nur von wem. Thomas Wulffen
Sigmar Polke ,Eine Hommage — Bilanz einer Kiinstlerfreund-
schaft Polke/Staeck*, Akademie der Kiinste, Pariser Platz,
Berlin, 14.1.—13.3. 2011
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Drei Hauser

/ Bjorn Melbus im Haus am Waldsee, Barbara Hammer bei KOW und Heidi Specker im Martin-Gropius-Bau

Das Haus am Waldsee ist einer meiner Lieblingsausstellungs-
orte in Berlin, schén weit drauflen. Wenn man aus der U-
Bahn steigt, ist die Luft um einiges besser, das ist aber auch
kein Wunder, wenn man auf der Brunnenstrafle nahe Ro-
senthaler Platz wohnt. Der Berliner Architekt Max Werner
baute das Wohnhaus am kiinstlich angelegten Waldsee 1922.
Im Jahr 1945 wurde dort eine Erfassungsstelle fiir die in Zeh-
lendorf ansissigen Kiinstler eingerichtet, die hier mit Lebens-
mittelkarten versorgt wurden.
Es ist Donnerstagabend, Februar 2011, drauflen leuchtet ein
Neon von Daniel Plumm, es ist wahrscheinlich das redu-
zierte Esso-Logo der schrig gegeniiberliegenden Tankstelle.
Das Haus ist nicht erleuchtet, es wird Videokunst gezeigt.
Drinnen liuft eine Ubersichtsausstellung des Videokiinstlers
Bjorn Melhus. ,Live Action Hero® zeigt Arbeiten von den
frithen goer Jahren bis heute. Der norwegische Kiinstler lebt
seit 1987 in Berlin und beschiftigt sich mit den Stereotypen
des Films, den tiglichen Absurdititen im Fernsehen, mit der
Rolle der Filmmedien als Traumfabrik und Kommunika-
tionsersatz. Sozusagen ziemlich goer. Dem Kino und dem
Fernsehen geht es angeblich um die Teilhabe des Publikums
an der ,Welt da drauflen®, aber eigentlich geht es immer
nur um uns selbst. Insofern ist es konsequent, wenn Bjorn
Melhus in seinen Videofilmen fast alle Rollen durch die Jah-
re in immer neuen Masken, Outfits und Synchronisationen
selbst spielt. Dies soll Authentizitit herstellen, ein Wort, das
auch dem befragten Kunsthistoriker schwer iiber die Lippen
kommt. Melhus Arbeiten haben manchmal etwas ziemlich
Parodistisches, heutzutage aber auch nur wenig mehr.
In der jlingsten Serie von Arbeiten, die im Haus am Waldsee
gezeigt werden, geht es um die filmische Verarbeitung von
an Kriegstraumata leidenden Soldaten. Die psychische Ge-
0 brochenheit, der sich in ihrer Heimat nicht mehr einfinden

konnenden Kriegsheimkehrer, wird thematisiert. Nicht sel-
ten werden sie zu Selbstmérdern oder Amokliufern. So hilt
sich der Kiinstler im Tarnanzug auf dem Ausstellungsplakat
ein Maschinengewehr an den Kopf. Es soll ein Zitat des vo-
rangegangenen Plakats von Marcel van Eeden sein, auf dem
sich ein Comichund eine Pistole an die Schlife setzt. Melhus’
starre Soldatenaugen sehen ins Nichts. Soll das Provokation
sein oder Wachriitteln? Ich verstehe es nicht und finde es
abstoflend. Marcel van Eeden war subtiler. Aber egal, auch
das Haus als solches, nimlich als ehemaliges Wohnhaus,
wird von Melhus thematisiert. Mobel wie vom Flohmarkt
stehen zusammengewiirfelt herum, Limpchen in den Ecken,
Nippes auf den Fenstersimsen. Als wiirde der traumatisierte
Soldat auf der Riickkehr nach Hause im Haus am Waldsee
ankommen und keine Ruhe mehr finden. Wenn er nachts
nicht schlafen kann, rit ihm ein Ratgeber: , This is my home,
this is my desk, those are my clothes...“ aufzusagen, um Zu-
gehorigkeit herzustellen — Grimms Mirchen im Waldsee-
Setting.

Melhus sagt, dass ihn heute mehr die Realitit als die elektro-
nischen Bildriume interessieren. Er méchte lieber mit einem
mexikanischen Pferd durch einen echten Wald reiten, als vor
Pappmaché oder animierten Bildriumen zu agieren. So wir-
ken seine neuen Arbeiten ziemlich pc, seine alten trotz tech-
nischer Raflinessen extrem antiquiert, genau wie das Mobi-
liar, das das Haus bevolkert.

Fiir Barbara Hammer ist ,,a horse not a metaphor®. Thre
Arbeiten werden bei kow in der Brunnenstrafle in einem
ganz anderen Haus gezeigt. Manchmal ist ein Leerraum be-
redter als seine Umhiillung und zeugt eine bauliche von ei-
ner systemischen Liicke. Im Umbkreis weniger hundert Meter
rings um das Gebiude in der Brunnenstrafle registrierte der



Architekt Arno Brandlhuber jiingst 58 Hohlrdume zwischen
Gebiuden, 7.635 m* Volumen auf zusammen 404 m* Grund-
flache. s8 schmale, oft keilférmig zulaufenden Stiicke un-
bebautes Land mit durchschnittlichen Lingen um die zehn
und Breiten zwischen 0,4 und 2,5 Metern, nicht unihnlich
den ,Fake Estates“ von Gordon Matta-Clark. Brandlhuber
ist der Architekt des Galerienhauses xkow, {iber das schon viel

Lobendes geschrieben wurde.

Dort werden frithe Arbeiten aus dem Werk der amerika-
nischen Dokumentar- und Experimentalfilmerin Barbara
Hammer gezeigt. Die meist sehr persénlichen Filme han-
deln von lesbischer Emanzipation, ihrem eigenen Leben oder
marginalisierten Frauenbiografien. Die Einzelausstellung wiir-
digt Hammers kiinstlerischen Beitrag zum Avantgardekino
und der Performance-Bewegung. Gerade hat sie den Teddy
Award fiir den besten Kurzfilm ,Maya Deren’s Sink® auf der
Berlinale gewonnen.

Anfang der siebziger Jahre begann Hammer in San Francisco
das neue lesbische Selbstbewusstseins experimentell zu ver-
filmen. Lange Zeit wusste sie wohl iiberhaupt nicht, dass es
korperliche Liebe zwischen Frauen gibt. Erst das Studium der
Psychologie und ihre Arbeit als Pidagogin erweiterte ihren
Horizont. Auch beruflich ging sie neue Wege, 1968 griff sie
das erste Mal zur Kamera. Ihr vierminiitiger Kurzfilm ,Dy-
ketactics“ (1974) enthilt die ersten lesbischen Sexszenen, die
auch von einer Lesbe gedreht worden sind. Das war eine
Pionierleistung, der sie den Spitznamen ,,Grofmutter des
lesbischen Films® verdankt.

Hammer drehte damals mit der Handkamera auf Super8 und
verwarf klassische Erzihlstrukturen. In kollektiven Aktionen
machten sie und ihre Freundinnen das Intime 6ffentlich und
brachen mit Tabus. Oft kreiste Hammer dabei um ihr eigenes
Leben, von der sexuellen Befreiung (,X“, 1973) bis zu ihrer

Krebserkrankung (,A Horse is Not A Metaphor*, 2008).
Aber sie experimentierte auch mit found footage. Fiir ihre
Arbeit ,Blue Film No 6: Love Is Where You Find It“ (1998)
schnitt sie beispielsweise den minnlichen Protagonisten aus
einem Pornostreifen und beliefl nur die beiden weiblichen
Parts. In ,Maya Deren’s Sink® (2010) reflektiert die Kiinst-
lerin das Vermichtnis der 1961 verstorbenen Filmemacherin
und Theoretikerin Maya Deren auf ihre eigenen Riume.
Thre Arbeiten, so karg wie sie sich bei kow in dem Sichtbe-
tonambiente prisentieren — wo jeder Kopthérer im Gegen-
licht von der Decke hingend, zum dsthetischen Element wird
— sind lustig und erstaunlich zugleich und gefallen mir um
einiges besser als Melhus” Arbeiten. Vielleicht tut die sprode,
reduzierte und unwohnliche Architektur ihr eigenes dazu.

Aber weg aus Berlin nach Rom: das Wohnhaus des Malers
Giorgio de Chirico wurde nach dessen Tod unverindert
belassen und man kann ihm heute sozusagen immer noch
einen Besuch abstatten. Die Fotografin Heidi Specker tat
dies und hat surrealistische ,,Portraits“ der Wohnriume fo-
tografiert. Im Rahmen ihres Villa-Massimo-Stipendiums
entstanden seltsame Raumdetails, die so gar nichts mehr
mit ihren formalistischen Architekturbildern zu tun haben,
aufler vielleicht den grafischen Blick. Sie erzihlen eine Ge-
schichte, sind nicht mehr nur Linie oder Struktur oder Licht
und Schatten.
Heidi Specker stiirzte sich kopfiiber ins romische Chaos. Sie
hatte ein konkretes Romprojekt im Koffer und durchstreifte
die Stadt fiir einen Jahres- oder Endzeiten-Zyklus, fiir ein
»Projekt Termini®. Das gelang ihr im Kontext eines wieder-
auferstandenen Surrealismus.
Zum fiinften Mal feierte die Villa Massimo am 24. Februar
ihre ,,GrofSe Nacht im Berliner Martin-Gropius-Bau. Dort
wurden Speckers Bilder fiir einen Abend gezeigt. Ganz Berlin
war angeblich versammelt, tiber vier Stunden verteilten sich
annihernd zweitausend Giste. Klaus, ein Gast, meinte, dass
mindestens die Hilfte Hartz-4-Empfinger wiren. Ehrengast
des Abends war Finanzminister Schiuble, der in seiner Rede
wortlich formulierte: ,, Wir sind ein reiches Land, wir konnen
uns unsere Kunst leisten. Wir miissen sie uns leisten, ohne
die Kunst werden wir irre.“ Schén gesagt.

Stephanie Kloss

Bjorn Melhus ,,Live Action Hero, Haus am Waldsee,
Argentinische Allee 30, 14163 Berlin, 11.02.~10.04.2011
Barbara Hammer, Koch Oberbuber Wolff, Brunnenstrafse 9,
10119 Berlin, 12. 02.—17. 04. 2011

Heidi Specker u.a., Stipendiaten der Villa Massimo im
Martin-Gropius-Bau, 24. 2. 2011
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Duchamp-Dramaturgie

/ Marcel Duchamp in der Neuen Nationalgalerie

Welch’ unfassbares Gliick: Das Museum ist wieder Tem-
pel, das Heilige der Kunst zu feiern. Udo Kittelmann hatte
uns eine ,,lkone der Moderne® versprochen. Wir durften
von Marcel Duchamp das einzige noch existierende echte
yassisted Readymade® bestaunen. Und da stand es nun im
Obergeschoss der Neuen Nationalgalerie zu Berlin. In der
leer geriumten, ringsum abgedunkelten Museumshalle
erstrahlte, mythisch erleuchtet, das Readymade ,Belle
Haleine, Eau de Voilette® (1921). Eine Erscheinung mit un-
iibertrefflich enigmatischer Aura in einer metallisch schim-
mernden, sehr hohen Sockelvitrine. Deshalb konnte man
es nur dann gut sehen, wenn man den Kopf leicht in den
Nacken beugte. Es war so klein, so zierlich, kleiner als man
erwartet hatte.

Die Kostbarkeit dieses Readymades ist belegt: Kiirzlich wur-
de das Stiick fiir 7,9 Millionen Euro auktioniert. Nur fiir 72
Stunden und nur in Berlin war das Readymade zu sechen. Dann
kehrte es zu seinem unbekannten Besitzer zuriick. Das Mu-
seum hatte extra Tag und Nacht gedffnet und selbstverstind-
lich zog die kleine ,Belle Haleine“ viele Besucher an. Manche
jedoch blickten nur kurz auf das ritselhafte Objekt und gin-
gen wieder. Die meisten aber gaben sich Miihe. Sie wollten
moglichst dicht an die Vitrine heran, sie schauten genau,
studierten das Ausstellungsstiick von allen Seiten, suchten die
Bedeutung zu erhaschen. Verstindnisvoll nickend, blieben sie
noch mit Bekannten im Gesprich eine Weile stehen.
Grandioses Theater, fulminante Akteure und eine fantas-
tische Atmosphire. Was wie die Beschreibung einer Per-
formance klingt, war aber als Ausstellung angekiindigt. Was
wurde da eigentlich ausgestellt und war es nicht doch eher
eine Auflithrung? Die meisten Besucher werden gar nicht
bemerkt haben, dass sie Teil einer besonderen Inszenierung

/100/) 5 geworden waren. Der Schein der Veranstaltung war so ver-

wirrend, so undurchschaubar, eben wie gut gemachter Schein
zu sein hat. Was aber war faktisch gewesen? Die Anbetung
eines Readymades als Fetisch und Ikone der Moderne? Oder
diente die aufwendige Veranstaltung der Aufpreisung des
kiirzlich auktionierten Werkes?

Der Vorhang ist gefallen und viele Fragen sind offen. Es lohnt
deshalb, sich die Dramaturgie des Ereignisses genauer an-
zuschauen.

Plot-point 1

Marcel Duchamp war fasziniert vom Widerspruch, vom lo-
gischen Widerspruch. Noch mehr als der kontrire aussagen-
logische Widerspruch begeisterte ihn der kontradiktorische
aussagenlogische Widerspruch. Es ist der stirkere Wider-
spruchsbegriff. , Die Sonne ist aufgegangen® und ,, Die Sonne
ist nicht aufgegangen®. Diese Aussagen stehen im Wider-
spruch zueinander, denn die eine Aussage ist die Negation
der anderen. Octavio Paz erzihlt, dass Marcel Duchamp
gerne Widerspriiche aufspiirte und sich in Gedankenex-
perimenten damit beschiftigte, wie man einen Widerspruch
gezielt konstruieren kann.

Mit der Erfindung des Readymades hat Duchamp die Kon-
struktion eines Widerspruchs vergegenstindlicht, im wort-
wortlichen Sinne in einen Gegenstand gepacke. Es beginnt
ganz einfach. Das Konzept Readymade beinhaltet zweti sich
widersprechende Aussagen: ,Es ist ein Flaschentrockner®
und ,,Es ist kein Flaschentrockner® (sondern ein Kunstwerk
— aber das kommt erst spiter). Das Pfiffige des Readymade-
Konzeptes ist: Im Readymade erlischt keine der beiden
Aussagen, sie bleiben beide erhalten, denn der Gegenstand
ist unverindert und evidenterweise ein Flaschentrockner.
Gleichzeitig wird durch die Verschiebung des Gegenstandes
in den Ausstellungskontext seine Gebrauchsfunktion negi-



ert. Dann geht es weiter: In einem zweiten Schritt wird der
Gegenstand zum , Kunstwerk® nominiert und zuerst von
Duchamp als ,sculpture toute fait“, fertig vorgefundene
Skulptur und spiter dann als ,,ready made* bezeichnet. Weil
Duchamp das Komplizierte liebte, erhielt ein Readymade
zudem vielfach noch ein Wortspiel als Titel zugeschrieben.
Die Negation des Gebrauchswertes des Gegenstandes durch
die Neudefinition als Kunstwerk ldsst den Gegenstand an
sich unberiihrt. Dadurch entsteht die Spannung des Wi-
derspruchs im Readymade: Man weif§ nicht, was ist es denn
nun? Wahrnehmung und Verstehen prallen gegeneinander.
Das Verstehen wechselt hin und her zwischen den sich wi-
dersprechenden Aussagen ,,...ist ein Flaschentrockner® und
»- .- ist kein Flaschentrockner, aber ein Kunstwerk® und gerit
aufs Glatteis.

Genau diesen Prozess kdnnen wir als die avantgardistische
Intention des Kiinstlers werten: Das Glatteis, auf dem es
fir unser gewohnheitsmifiiges Verstehen keinen Halt gibt.
Diese Verunsicherung meinte Duchamp, als er von der wied-
etholten Destillation, der Rektifizierung der Dinge und der
Wahrnehmung sprach, die er beabsichtigte. Verstirke wird
dies noch durch die Titel-Wortspiele, die eine klare Bezeich-
nung des Gegenstandes prismatisch auflésen und in endlos
viele Beziige stellen.

Plot-point 2

Duchamp war sich bewusst, dass die Manifestation des Wi-
derspruchs im Readymade wahrscheinlich nur einmal gelin-
gen konnte. Hatte man das Readymade einmal im Kunstkon-
text gesehen, wurde es nie wieder zum einfachen Flaschen-
trockner. ,,For the spectator art is a habit-forming drug“ und
1 was aware of that and I wanted to protect my ready made
against such contamination.” Konsequenterweise zerstorte
Duchamp seine Readymades nach der Ausstellung.

Aber in den 6oer Jahren legte Arturo Schwarz mit Duchamps
Genehmigung Repliken der Readymades auf. Wenn wir heute
eine Readymade-Replik ausgestellt schen, kénnen wir die ur-
spriingliche Sprengkraft des Konzeptes, die gegenstindliche
Verkorperung der logischen Figur ,, Widerspruch®, so wie die
Aufhebung des fetischistischen Warencharakters des Gegen-
standes, die damit ausgeldst wird, nur noch erahnen. Wenn
heute trotzdem ein bisschen von diesem Schock noch verfingt,
dann ist dies eher unserer eigenen Imagination und Projektion
zuzuschreiben. Weshalb ein Readymade, stellt man es aus, heute
leicht zum Fetisch gerit. Den Fachleuten ist daher die Schwier-
igkeit bewusst, ein Readymade konzeptionell angemessen zu
prisentieren. Vor einigen Jahren wurde dies auf einem Sympo-
sium im Hamburger Bahnhof ausfiihrlich diskutiert.
Museumschef Udo Kittelmann ist da hemdsirmeliger. Mit
allen Mitteln der Inszenierungskunst wurde jetzt das Ready-
made ,,Belle Haleine® re-auratisiert. Die Einladungskarte, die
Offnungszeiten, der Sockel, der der gleiche ist wie der, der
eigens fiir die neue Prisentation der Nofretete gefertigt wur-
de, das Spiel mit Licht und Dunkelheit und auch die nicht
ganz korrekte Behauptung, ,Belle Haleine® sei das einzig
erhalten gebliebene Readymade — allerlei Tricks und Kniffe
wurden aufgeboten, um das Readymade zu re-auratisieren.
Das Publikum hat es gelohnt, der Event war in aller Munde
und wurde willfihrig in allen Zeitungen beklatscht.

Das Museum wurde im wahrsten Sinne des Wortes als grof3es
Schaufenster benutzt. Weil, wie Marx schon wusste, Waren
ausgestellt werden miissen. Das Event ,72-Stunden mit
Belle Haleine® lief das Readymade permanent changieren,
von Kunst und Ikone zu Fetisch und Ware. Welchen Zweck
verfolgte dieses Event dariiberhinaus? Ein erneuter Erken-
ntnisgewinn iiber die Radikalitit des Readymade-Konzeptes
war durch die iibermiflige Inszenierung von Magie und Aura
ausgeschlossen. Eine materielle Werterh6hung durch die
museale Offentlichkeit hatte das Ausstellungsstiick nach dem
sensationellen Auktionsergebnis nicht mehr nétig. Ohnehin
kann ein Museum in diesem Preissegment nicht mehr zur
Erhéhung oder Stabilisierung des Preises beitragen. Wenn
die Ausstellung ein spektakulirer ,sozial meeting point*
wihrend der ,Langen Nacht der Museum® werden sollte, ist
das Event aufgegangen.

Happy end

Was in diesem besonderen Falle einer Ausstellung die Insti-
tution selbst, die Stiftung des Staatlichen PreufSischen Kul-
turbesitzes leisten konnte, ist, die Begehrlichkeit zu steigern.
Denn man kann vermuten, dass die Ausstellung dazu di-
ente, das Readymade erneut im Kreislauf von Angebot und
Nachfrage zu platzieren. Der angebliche private Besitzer ex-
istiert ndmlich vielleicht gar nicht. Als Leihgeber zeichnet
vermutlich der Kunsthandel, eine Galerie. Die wird sich iiber
die aufwendige 6ffentliche Inszenierung des Readymades
besonders gefreut haben. Fiir uns Besucher war zum Gliick
der Eintritt frei. Anne Marie Freybourg

Marcel Duchamp ,,Belle Haleine: Eau de Voilette, 1921°
Neue Nationalgalerie, Potsdamer StrafSe 5o, 10785 Berlin,
27.—30.1. 2011
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Psycho minimal

/Abm[on in den KW

Die Arbeiten des israelischen Kiinstlers Absalon waren vom
28. November 2010 bis 6. Mirz diesen Jahres in den Berliner
kw im Rahmen einer ersten Retrospektive zu sehen. Von
Seiten der Kritik wird das Schaffen dieses bereits im Alter
von 28 Jahren (1993) verstorbenen Kiinstlers hoch geschitzt.
Niklas Maak zdhlt ihn zu den wichtigsten Kiinstlern des
zwanzigsten Jahrhunderts. Im Monopol stellt man ihn auf
eine Stufe mit Bruce Nauman und Marina Abramovic. Philip
Ursprung spricht in seinem Vortrag von einem ungeldsten
Problem, welches die Aktualitit des (Euvres von Absalon
tiber Jahrzehnte halte. Warum 16sen die schlichten weifSen,
aus geometrischen Formen zusammengefiigten Objekte sol-
ch Lobpreisungen aus? Was ist das faszinierende und unge-
16ste an dieser kiinstlerischen Position?

Zunichst ist es die Widerspenstigkeit der Arbeiten, die sich
den gingigen Interpretationsmustern entzieht, gleichwohl
sie den Anschein wecken, als kénne man sie in der Tradition
moderner Architektur wie Bauhaus und de Stijl oder aktu-
eller alternativer Wohnmodelle einreihen.

Insgesamt sechs ,,Cellules (Prototypes)“ (1992) sind in der
unteren Halle der kw zu einem Ensemble gruppiert, das vom
Kiinstler so nicht intendiert war. Er hatte die Objekte als Zel-
len zum Wohnen fiir verschiedene Stidte vorgesehen, doch
keine Zelle befindet sich heute an dem fiir sie vorgeschenen
Ort: ,,Cellule No. 1“ (Paris) befindet sich nun in London,
»Cellule No. 2 (Ziirich) ist in Berlin, ,,Cellule No. 3 (New
York) in Saint-Etienne (Frankreich), ,,Cellule No. 4“ (Tel
Aviv) steht in Marseille, ,,Cellule No. 5 (Frankfurt/Main) ist
in Liechtenstein, ,,Cellule No. 6 (Tokyo) in Stockholm —sie
sind allesamt in wichtigen 6ffentlichen Kunstsammlungen
untergebracht. Fiir Absalon sollten sie im Leben, im urbanen
Raum sein. ,,Die sechs Hiuser miissen in Konfrontation mit

4 einem urbanen Raum in Stidten, die mit meiner Aktivitit

verbunden sind, gebaut werden.“ Sie sollten an zentralen
Plitzen — offentlich — aufgestellt werden und dem Kiinst-
ler als Riickzugsort dienen. Absalon wollte in allen Zellen,
einem zirkulierenden Lebensstil folgend, wohnen. Sein frii-
her Tod hat dies verhindert und so wanderten die Zellen in
die verschiedenen Sammlungen und kénnen ihre Wirkung
nur laborartig und nicht im eigentlichen Sinne entfalten.
Ein weiterer, jedoch fiir ortsspezifische Arbeiten am unspe-
zifischen Ort nicht ungewohnlicher Widerspruch.

Inmitten des 6ffentlichen Lebens wollte nur Absalon selbst
darin leben. Im Innern sind sie riumlich auf das absolute
Minimum an Einrichtung konzentriert, alles ist zudem nur
modellhaft angedeutet: eine Schlafpritsche, eine Kochnische,
eine Nasszelle, Toilette, Staurdume, ein Regal, eine Leiter, die
aufs Dach fiihrt — alles weif$ und mit sterilem Neonlicht be-
leuchtet auf nur 4-8 qm, erdriickend eng. Absalon hatte die
Zellen zwar fiir sich vorgesehen, doch mit dem feinen Unter-
schied, dass er nicht seine Korpergrofie als Maf3stab fiir die
Hiuser nahm, sondern 20 Zentimeter weniger, also 1,70m
zugrunde legte. Damit ist die Zelle auf ihn ausgerichtet und
doch nicht auf ihn ausgerichtet, was paradox erscheint. Ob-
wohl die Wohn-Zellen den Anschein von Funktionalitit und
Purismus wecken, sind sie das Gegenteil: dysfunktional.
Durch die Verknappung wird der Raum in Konfrontation
mit dem Kérper noch stirker spiirbar. Die Formen weisen
keinerlei personliche Spuren auf, sind im schlichten Weif3
gehalten und wirken nahezu anonym, so dass sich die Auf-
merksamkeit auf die Geometrie konzentriert. Kein Raum
fiir Konsum oder viele Dinge, die das Persénliche zum Aus-
druck bringen. Uber einen lingeren Zeitraum darin zu leben,
wiirde bedeuten, sehr mit sich konfrontiert zu sein, oder:
eingesperrt zu sein. Kann man doch in einer Zelle nicht mehr
als drei Schritte in eine Richtung machen. Man muss sich
stindig biicken, kann sich kaum bewegen. Ob man diese
Dichte des Raumes als klaustrophobisch eng oder frei von
jeder Ablenkung, einem asketischen Ideal entsprechend, be-
zeichnen mag, liegt wohl an der eigenen Konstitution. Nach



Absalon sind sie ,(....) keine Lésungen fiir Isolierung. Sie sind
gemacht, um das Soziale zu leben®. Inmitten belebter Stidte,
an Orten mit vielen Menschen, bieten sie dem Individuum
einen unmittelbaren Schutzraum, fiir die Konfrontation mit
sich selbst in der Gesellschaft. Wie Hochstinde oder Trutz-
burgen erscheinen einige der Zellen und zeigen das Bediirfnis
nach Sicherheit eines verletzlichen Individuums.

Die Architektur der ,,Cellules® ist in erster Linie psychisch
konstituiert. Sie provoziert zum einen Fragen nach den
elementaren Bediirfnissen des Menschen sowie nach den
Wechselwirkungen zwischen Gesellschaft und Individuum.
Wie kénnen wir leben ? Wie konditioniert der Raum die
Lebensformen einzelner Menschen und wie die Gesellschaft?
Es sind in diesem Sinne heterotopische Riume (Foucault).
Umgekehrt reflektieren sie auch die Variabilitit von Raum an
sich, wie sie durch Migrationsprozesse ausgeldst wird. Weil
das Individuum in einer Gesellschaft lebt, in der Migration
aus politischen, kulturellen, sozialen oder 6konomischen
Griinden aktuell ist, wird der Raum zur variablen Grofle.
Die Frage nach Heimat und Exil betrifft nicht nur politische
Brennpunkte, auch fiir die Kunstszene der 1990er Jahre cha-
rakeerisiert Nicolas Bourriaud das Prinzip der Relationalitit.
Es beschreibt einen Lebenszustand der Vernetzung, einen
sozialen Raum, der sich global erstreckt und die Verbindung
zwischen Orten und Menschen lockert und bisweilen aus-
tauschbar werden lisst.

Relational sind auch die Zellen von Absalon ausgerichtet, sie
schaffen Verbindungen zwischen den Stidten und ermégli-
chen ein Zuhausesein an vielen Orten. Wie die Werke von
relationalen Kiinstlern, waren auch die Zellen von Absalon
nicht zur Integration vorgesehen, weder in das lokale Le-
ben, noch in die stidtebauliche Struktur. Im Gegenteil: sie
sollten wie Fremdkérper an zentralen Plitzen aufgestellt wer-
den. Auf diese Weise, in Distanz zum sozialen Raum, l4sst
sich der mentale Raum des Einzelnen und der normative
Raum der Gesellschaft reflektieren. Wie steuert der Raum
das Individuum? Welche Bewegungen werden von der Ar-
chitektur und dem sozialen Gefiige beeinflusst? ,Die Zelle
ist ein Mechanismus, der meine Bewegungen konditioniert.
Mit der Zeit und Gewohnheit wird dieser Mechanismus zu
meinem Komfort werden ...“ (Absalon). In der Arbeit ,,So-
lutions“ (1992) fiihrt Absalon die Mdglichkeiten alltdglicher
Bewegungen wie sitzen, stehen, liegen in einer Zelle auf. Die
Bewegungen entstehen in Relation zu den Formen, die sie
umgeben, der Kérper passt sich in die Formen ein, ohne
zu assimilieren. Dieses Spiel mit Kérper und geometrischer
Form erinnert an die ,L-Beams“, die Robert Morris 1966
entwarf. Es sind flexible Korper, die man wie iiberdimen-
sional grofle Ls im Raum setzen, stellen und legen kann.
Morris entwickelte sie aus den elementaren Erfahrungen, die
er mit seinem eigenen Kérper in performativen Aktionen ge-
wonnen hatte. Die geometrische Form wird zum abstrakten
Korper. Anders als bei Absalon, wo die Formen wie Hiillen
auf einen Korper warten, den sie konditionieren und in ge-
wisser Weise formen kénnen. Sie verdeutlichen bestimmte
Wechselwirkungen, denen der Mensch im alltiglichen Leben
ausgesetzt ist. Zeigen, wie sehr sich die Bewegungen im Mo-
dus der Niitzlichkeit abspielen und dabei ihren konkreten
Sinn zu verlieren drohen. Handlungen, die sich im normalen

Leben iiber einen Tag erstrecken, erfolgen bei Absalon ohne
Unterbrechung hintereinander, zwanghaft.

Vor allem in den Videoarbeiten ,,Bataille“ und ,,Bruits“ (beide
1993) wiederholt sich eine Bewegung oder ein Schrei, so in
»Bruits“, monoton, in gleichbleibender Tonlage und Rhyth-
mus. Frontal dem Betrachter zugewande, schreit Absalon und
diese Schreie hallen durch die Riume der kw und verleihen
den neutralen Formen eben jenen beklemmenden Zug, den
die ,,Cellules durch Enge kérperlich erzeugen. Der Modus
unmittelbarer Abfolge lisst die Bewegungen zwanghaft er-
scheinen. So erstaunt es nicht, dass die Gestalt des Sisyphos
in der Ausstellung unpritentios als Modell aus Lehm auf-
taucht. Mit dieser Referenz stellt Absalon Fragen nach der
grundlegenden Sinnhaftigkeit des Lebens: Wie miissten die
Handlungen eines Lebens beschaffen sein, die nicht in den
Kategorien von Allddglichkeit und Nitzlichkeit ihren Sinn
verlieren, die gegen Langeweile und Uberdruss immun sind?
In der Videoarbeit, die nach dem franzésischen Philosophen
Georges Bataille benannt ist, zeigt sich das psychische Ge-
fangensein im korperlichen Ausdruck, wie in keiner ande-
ren Arbeit. Absalon lduft, einem eingesperrten Tier gleich,
in einem Viereck vor und zuriick, der Kérper ist leicht nach
vorne gebeugt und die Arme schlagen und rudern wie von
Sinnen, als wiirde er gegen einen unsichtbaren Gegner kimp-
fen. Fiir Georges Bataille kdnnen Formen von Gewalt und
deren Ausiibung im hohen Mafle schopferisch sein. Seiner
Auflassung zufolge lebt der Mensch in ,Diskontinuitit“ zur
Welt. Er erlebt seine Subjektivitit als ,,Getrennt-Sein® und
differenziert sich vom ,,Kontinuierlichen® vom ,,Ungetrennt-
Sein® des Lebens. Weil dieser Zustand als Mangel erlebt wird,
ist das Individuum bestrebt, den elementaren Zustand des
Einsseins (,Kontinuitit”) zu erreichen. Im Ritus des Opfers
sieht Bataille eine Moglichkeit, die Differenz zu iiberwinden
und der Zerrissenheit von Trennung und Auflésung, von Tod
und Leben zu entkommen. Die gleichnamige Arbeit von Ab-
salon zeigt den Kampf des Menschen gegen den Zwiespalt,
gegen das Getrenntsein, letztlich gegen sich selbst.

In diesen Arbeiten ,Bataille“ und ,,Bruits®, beide aus dem
Todesjahr des Kiinstlers, sind die geometrischen Formen ver-
schwunden und Absalon zeigt den Schmerz iiber sein eigenes
Verschwinden. Es scheint unausweichlich und wiederholt
sich im Motiv des Kampfes wie im Schrei. Der Korper wird
selbst zum Modell fiir das elementare Problem des Mensch-
seins schlechthin.

Mit einfachen Mitteln ging Absalon den Fragen nach, was
wir brauchen, was wir zu ertragen imstande sind, wie Raum
die Handlungen des Lebens konditioniert und wie das
Unzureichende uns einrichtet. Dabei richtet sich Absalon
nicht an die Gesellschaft als gesamtes und entwirft kein uto-
pisches Konzept, sondern geht eher von seiner individuellen
psychischen Verfasstheit aus. Mentaler und sozialer Raum
treffen in den Zellen aufeinander und reflektieren die Sinn-
widrigkeit der Welt auf elementare und alltigliche Weise.
Das Absurde ist nicht zu fassen, entzieht sich in seiner allge-
genwirtigen Prisenz. Melanie Franke

Absalon, KW, Auguststrafle 69, 1117 Berlin
28.11.2010—06.03.201I1
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Alles muss kaputt sein

/ Aaron Curry im Schinkel Pavillon

Es begann mit zerkratzten Sammelstickern am Haus seiner
GrofSmutter in San Antonio, Texas. Mit Folk-Art-Skulpturen
aus Viehschideln und -hornern in den Nachbargirten. Aa-
ron Curry sog jedes Bild auf, das ihn faszinierte, Graffiti
und Science-Fiction-Motive, Picassos und Rauschenbergs,
Popstar-Poster und Bierreklame. Es entstanden Collagen und
Skulpturen, die wirken, als habe der Angehérige eines frem-
den Stammes das Formenvokabular unserer Kultur neu in-
terpretiert, ohne zu verstehen, was er da zusammenschum-
melt. Dieser umgekehrte Primitivismus ist so hintergriindig
wie unterhaltsam und machte Aaron Curry zu einem der
interessantesten Vertreter junger amerikanischer Skulptur.
Den letzten Herbst verbrachte der 38-jihrige in Betlin, als
Stipendiat der American Academy. Seine neuesten Arbeiten
sind zur Zeit im Schinkel Pavillon zu sehen. Sie sind etwas
enttiuschend, deshalb erstmal zum Vergleich: Was bisher
geschah.

Currys Skulpturen gleichen Modellbausitzen fiir Kunst-
nerds. Rechtwinklig ineinander gesteckte Platten aus Holz
oder Aluminium, mal beklebt mit Fotoprints, mal bemalt
mit Schachbrettmustern, die gleichermaflen von Harlekin-
kostiimen, Turnschuhen oder Bildschirmpixeln stammen
kénnten. Die anthropomorphen Figuren trumpfen selbst-
ironisch auf, wie comichafte Wiederginger der Skulpturen
Isamu Noguchis oder Constantin Brancusis. Dazu lehnen
besprithte Platten an der Wand, wie noch nicht verbaute
Reste.

Es ist verbliiffend, wie Curry sich Kubismus, Dadaismus,
Surrealismus, Pop Art, Street Art und Computerspieldsthetik
anverwandeln kann, ohne dass das in schnéden Referenzi-
alismus miindet. Das gelingt, weil er das Bezugspiel so weit
treibt, dass es kippt. Fiir jede Geste, die sich zu verfestigen

/100/) 6 droht, lisst sich bei Curry die Brechung finden. Alle Effekte

liegen offen, die Zutaten sind klar unterschieden, und der
Prozess von Her- und Ausstellung ist immer mit reflektiert.
So gelingt eine aufgeklirt-totemistische Bildbewiltigung,
die Gegensiitze wie Raum versus Fliche oder Realitit versus
Virtualitit einschmelzt. Wihrend der letzten Frieze schuf
Aaron Curry im Londoner Kunstraum ,,20 Hoxton Square®
ein regelrechtes Op-Art-Kabinett, als er Boden, Winde und
Skulpturen mit illusionistischen Tropfenmotiven beklebte.
Galeriebesucher wirkten wie hineinmontiert in eine virtuelle
Architektur. Ein grofler Schritt weg vom Objekt, hin zur
Untersuchung von Raum und Wahrnehmung,

Der Schinkel Pavillon mit seinen groffen Fenstern auf sieben
Seiten kénnte der komplizierteste Raum sein, den Curry bis-
lang bespielt hat. Hier fehlen die klaren Begrenzungen, die
das Kippspiel erst erlauben. Curry lst die Situation, indem
er sich der Architektur unterwirft und setzt seine filigrane
Figurengruppe in die Mitte. Sechs Aluminiumrohre winden
sich vielfach umeinander wie mutierte Hingemattenstin-
der, lila und griin oxidiert. An ihnen baumeln an schwarzem
Seil Mobiles aus zusammengesteckten Kartonscheiben: Eins
gleicht einem am Kopf aufgehingten Schwan; ein anderes
einem Galgenminnchen mit Eierrumpf, verkorksten Glied-
maflen und Bullenhdrnern. Wo ein Auge Platz hitte, prangt
ein Kreuz aus lilanem Gaffer-Tape. Ein Rohr schlingelt sich
einmal um sich selbst, um zuletzt die an ihr hingende Papp-
scheibe in einem Loch zu durchdringen, in zirtlich-beildu-
figer Penetration.

Blau und lila sind die dominanten Farben, selten gesehen bei
Curry. Knochen und Tropfen bilden die Grundformen, auf
Folk Art anspielend, wie auf Skulpturen Hans Arps und Mo-
biles von Alexander Calder. Tropfen finden sich auch auf in
Streifen geschnittenen billigen Schwarzweif§drucken wieder,
die sich tiber die Figuren verteilen.

Das beschwipste Durcheinander lisst sich als Zeichnung im
Raum lesen. Die Umstindlichkeit ihrer Wege ist durch die
billigen Materialien gebrochen, das Pathos von Skulptur lést
sich im scheinbar Unbeholfen-Provisorischen auf. Die Instal-
lation wirkt, als hitte sie ihre besten Zeiten hinter sich und
bemiihe sich trotzdem redlich um Haltung. Klebeband hilt
die gebrechlichen Geschépfe zusammen wie Pflasterstreifen.
So kénnte die kritische Rekonstruktion der Ergebnisse eines
Bastelworkshops fiir Ap s-Kinder ausschen.

Die Ausstellung wirkt noch beildufiger als frithere Arbeiten
Currys, ein Schritt niher an der Selbstaufldsung. Leider ge-
lingt ihr dabei nicht, was Currys Stirke ist: Den Raum zu
verindern und Reprisentationsroutinen zu brechen. Die
Chance, sich nach Galerieauftritten bei Daniel Buchholz ef-
fektvoll in Berlins Mitte zu prisentieren, hat er verspielt.
Warum hat er nicht einfach die Fenster abgeklebt? Das wire
unredlich, aber wenn es jemand darf, dann Aaron Curry.
Damit hitte mal jemand diesen stolzen Raum verwandelt,
statt vor ihm, wie es leider in den meisten Ausstellungen
passiert, in die Knie zu gehen. Kolja Reichert
Aaron Curry, Schinkel Pavillon, Oberwallstrafte 1,

Is. I-27. 2. 2011



Kritik aus Miinster

/ Kunststudenten aus Miinster iiber Berliner Ausstellungen

Extraseiten

IINNNNNENEENEEREEEEE

Im Wintersemester 2010/11 fand an der Kunstakademie
Miinster das Seminar ,Kommentar, Kritik, Beschreibung —
die Praxis des Schreibens statt“. Im Rahmen meiner Gastpro-
fessur zum Thema Kunstkritik stand dieses Seminar neben
einer Veranstaltung, die sich anhand von Texten ausgewihl-
ter wichtiger Autoren mit der Geschichte der Kunstkritik
befasste. Im ,,Praxisseminar sollte das Bewusstsein fiir un-
terschiedliche Maglichkeiten des Schreibens iiber Kunst
geschirft und praktisch erprobt werden. Die Ermutigung
von Studenten der freien Kunst zum eigenen Schreiben
kann nicht zuletzt auch der Auflendarstellung der eigenen
kiinstlerischen Arbeit zugute kommen. Ausgehend von einer
Exkursion nach Berlin im November 2010, haben die Kunst-
studenten Texte zu verschiedenen der gemeinsam besuchten
Ausstellungen verfasst. Es entstanden zum Teil sehr kritische
Analysen, auch Polemiken, jedoch immer auf Basis einer
griindlichen Auseinandersetzung mit den gezeigten Werken.
Eine Auswahl der Beitrige ist hier abgedruckt. Auf folgende
Ausstellungen wird eingegangen: Billy Childish — neuger-
riemschneider, Carsten Héller - Hamburger Bahnhof, Nadi-
ra Husein — psm Galerie, Willem de Rooij (unter Rekurs auf
Demand, Stingel, Knoebel) — Neue Nationalgalerie, Valeska
Gert — Hamburger Bahnhof, Callum Innes — Loock Galerie
und Andreas Schmid — Frithsorge Contemporary Drawing,.
Die Redaktion der Texte erfolgte gemeinsam mit der Tuto-
rin des Seminars, Ines Spenthof. Das Schlusslektorat hat die
Redaktion von von hundert (Barbara Buchmaier, Andreas
Koch) iibernommen. Die Veréffentlichung versteht sich
auch als Pladoyer fiir eine stirkere Verankerung des Themas
Kunstkritik und des eigenen (nicht nur wissenschaftlichen)
Schreibens der Studenten an den Akademien.

Ludwig Seyfarth
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Die Aporie der gemiitlichen Wohnmaschine

/ Billy Childish bei Neugerriemschneider und Andreas Schmid bei fruehsorge contemporary drawing

Auf die Frage, was ein Bild von Billy Childish und eine Rolex
gemeinsam haben, kénnte man spontan antworten: Dass man
beides nicht kauft, obwohl es viel Geld kostet, sondern gerade
weil es viel Geld kostet. In beiden Fillen geht es nicht um
praktischen Nutzen oder materielle Werte, sondern um Teil-
habe an einem Mythos. Diese Analogie witft eine konkrete
Frage auf. Angenommen, dass Kunst und Luxusprodukte
beide zunichst fundamental defizitir sind, insofern sich ihr
Wert erst in der Vermittlung konstituiert: Haben dann eine
Werbeagentur und ein Galerist die gleiche Aufgabe?

»1947. Die Schallmauer wird durchbrochen. Rolex. Fiir die
grofSen Momente im Leben.“ So zu lesen auf einer aktuellen
Printwerbung fiir die omniprisente Schweizer Uhrenmarke.
Das Motiv dazu: Eine junge Frau mit wehendem Schal vor
einem Sonnenuntergang, ihre Lippen halb gedffnet, die Hin-
de herausfordernd auf die Hiifte gestiitzt. So erschreckend
verbliiffend banal dieses Motiv auch scheint: Man darf davon
ausgehen, dass die wirkungsvoll und souverin inszenierten
Schliisselreize durchaus ihre Wirkung tun — und damit wire
eben die Aufgabe der Werbung schon erschépfend beschrie-
ben: Sie muss funktionieren.

Wer unter Berufung auf das Wahre, Gute und Schéne von
auflen Anspriiche an die Kunst herantrigt und in diesem
Sinne fordert, dass fiir ihre Vermarktung andere Gesetze gel-
ten sollten, findet im (post-)postmodernen ,,Anything goes*
wohl kaum Gehér. Ein anderes wire es allerdings, wenn sich
unhintergehbare kunstimmanente Paradigmen finden, in
deren Licht eine verkaufstechnisch efliziente Vermarktung
von Kunst plétzlich problematisch erschiene.

Nach solchen Paradigmen muss man nicht im Mittelalter
suchen. Solange der Wert von Kunst fiir jedermann evident
ist, sprich: wenn es einen gesellschaftlichen Konsens gibt,

/100/ g der mittels #sthetischer, religiéser oder gesellschaftlicher

Normen Wesen und Wert der Kunst festlegt, legitimiert sich
das Kunstwerk selbst durch seine materielle Beschaffenheit.
Und solange die Qualititen eines Kunstwerks an einem fest
umrissenen Wertekanon gemessen werden kdnnen, ist auch
dessen Platz im Leben genau bestimmt.

Der Versuch der Avantgarde der Moderne, diese Grenzen
zwischen Kunst und Leben einzureiflen, ist lingst zu einer
der groflen Erzahlungen des 20. Jahrhunderts geworden, die
Stoff fiir Generationen von nachgeborenen Kritikern und
Kiinstlern geliefert hat und immer noch den Diskurs be-
stimmt. Und das hat seine Griinde, denn hier formiert sich
eine Paradoxie der Kunst, die bis heute nicht an Brisanz
verloren hat. Die Kunst beginnt, sich ihre Gesetze selbst zu
geben und somit auch einen neuen Betrachter zu fordern,
der diese Autonomie verstehen kann. Was mit Dada, Futu-
rismus und Surrealismus anfingt, findet seinen Héhepunkt
in der russischen Avantgarde. War es bisher am Menschen,
die Kunst zu beurteilen, so ist es nach dieser Umwertung der
Werte auf einmal die Kunst, die die Menschen beurteilt: Es
geht nicht mehr darum, das heimische Wohnzimmer mit
einem Bild zu schmiicken, nein, das Wohnzimmer selbst
muss ganz und gar Bild werden.

Nun liefSe sich natiirlich einwenden, diese Visionen der Mo-
derne seien lingst ausgetriume. Nicht nur ideengeschicht-
lich, auch praktisch: War es nicht ein iiberdeutliches Fanal
des Scheiterns, als 1972 die amerikanische Wohnsiedlung
,Pruitt-Igoe®, Aushingeschild des sozialen Wohnungsbaus
und Ikone der Nachkriegsmoderne, nur 18 Jahre nach ihrem
Aufbau wieder abgerissen wurde? Ja, in der Tat: Diejenigen,
die damals modern wohnen mussten, reagierten auf das
strenge utopische Raster mit Vandalismus — oder indem sie
wegzogen, sofern sie es sich leisten konnten. Wie aber steht
es mit denen, die heute utopisch wohnen wollen?



Denn die Sehnsucht ist geblieben. Das Verlangen nach einer
Transzendenz, die sich in Architektur und Kunst verkérpern
soll, lebt weiter und aktualisiert immer wieder die heikle Frage
nach dem Verschmelzen von Kunst und Leben. Exemplarisch
festmachen lisst sich das Dilemma am zwiespiltigen Verhilt-
nis des zeitgendssischen Star-Architekten zu den Bewohnern
seiner Kreation: Was er baut, soll radikal und anders sein — die
Villa als Wohnmaschine gewissermaflen. Doch dann fordern
Gewohnheit und Gemiitichkeit ihren Tribut, das profane
Leben bricht ein in die utopische Idylle, und auf einmal wer-
den Glas und Beton mit Vorhingen kaschiert — worauf der
Architekt vor Gericht fiir die Einhaltung des Reinheitsgebots
respektive die Entfernung der Vorhinge einklagt.

Das Kunstwerk kann nicht klagen. Dabei ist es genau diesem
Dilemma unterworfen: Was der anspruchsvolle Kunstkiufer
in sein Wohnzimmer hingt, darf nach allen méglichen Prin-
zipien entstanden sein, nur nach einem nicht, nimlich das
biirgerliche Heim schmiicken zu wollen. Gefragt ist also die-
jenige Kunst, die fordert: Du musst dein Leben dndern! — um
dann nur allzu oft gerade den Lebensstil zu reprisentieren und
konsolidieren, dem Verinderung von jeher suspekt war. Um
es etwas iiberspitzt zu formulieren: Die kiinstlerische Tran-
szendenz muss scheitern an der biirgerlichen Immanenz.
Dieses Zusammenfallen zweier unvereinbarer Anspriiche
konstituiert den entscheidenden Unterschied von Kunstwerk
und Rolex. Zwar brauchen beide den Mythos, um ihren Wert
zu behaupten. Doch die Rolex ist eine Projektionsfliche, die
beliebig mit Inhalten aufgeladen werden kann. Wenn die-
se Wertschopfung gelingt und entsprechend kommuniziert
wird, dann kann man den Mythos durchaus am Handgelenk
tragen. Oder in die Garage stellen. Oder anziehen. Nur tibers
Sofa hingen lisst er sich eben nicht. Das gekaufte Kunstwerk
muss im Hinblick auf das ,,Andere”, auf das es verweist, zum
bloflen Schatten werden.

Dem Kunstmarke tut das indes keinen Abbruch. Allerdings
stellt es den Galeristen vor die Frage, wie er mit dieser Aporie
umgeht: Schépft er das Potential der Differenz aus, thema-
tisiert er die Problematik — oder tiberspielt er sie, indem er
des Kiufers Illusion nihre, teilzuhaben an fremder Transzen-
denz?

Den affirmativen Weg geht momentan die Galerie Neuger-
riemschneider mit dem Maler, Musiker und Autor Billy Chil-
dish. Der britische Exot im Kunstmarke stilisiert sich zum ge-
nialischen Outsider und aktualisiert van-gogh’sche Topoi fiir
das 21. Jahrhundert. Seinen schwungvoll-expressiv gemalten
Bildern haftet der anachronistische Hauch des unvermittelt-
authentischen an, eine Spur von existenziellem Drama —
eben jenem ,,Anderen®, das selbst hinter dem Chefsessel im
klimatisierten Biirogebdude noch fiir Wildheit biirgt. Billy
Childish hat mit Neugerriemschneider, die ihm mit ,, The
soft ashes of Berlin snowing on Hans Fallada’s nose® einen
ernsthaft-monolithischen Auftritt gewidmet haben, die pas-
senden Galeristen gefunden, denn dort wird sein privater
Mythos in allen Ehren gehalten. Nur zu gern ldsst etwa Tim
Neuger den Besucher an der Heldensage seines Kiinstlers
teilhaben, und erzahlt Anekdoten aus Childishs bewegtem
Leben: Ablehnung an der Kunstakademie, Malocherjobs in
den Londoner Docks, Alkoholismus... Die grofie Erzihlung
wird gepflegt, als gewinnbringender Mehrwert eingesetzt.

Das muss man nicht moralisch verurteilen, und gewiss lassen
sich hinter der orthodoxen Fassade auch postmoderne Ironie
und komplexere Diskurse finden, nur: dem Dilemma der Dif-
ferenz entkommt man so nicht. Allzu augenfillig wurde dies
auf der Art Basel 2010, wo Neugerriemschneider Childishs
Bilder in einer Koje prisentierten, deren Boden von Jorge
Pardo entworfen war, ausgestattet mit Stithlen von Ai Weiwei.
Optisch war das super. Schliefflich kommt auch Arte Povera
am besten zur Geltung in méglichst unpoveren Milieus. .. In-
sofern diirfte die eigenwillige Inszenierung durchaus verkaufs-
fordernd gewirke haben: konnte man so doch schon ahnen,
welch reizvollen Akzent diese expressionistischen Werke in
einem exquisit-artifiziellen Wohnraum bieten.

Eine ginzliche andere Strategie scheint Jan-Philipp Frithsor-
ge mit der Ausstellung ,,... sondern dass sie ist“ von Andreas
Schmid zu verfolgen. Beim Eintritt empfingt der Ausstel-
lungsraum von fruehsorge contemporary drawings den Besu-
cher mit einer gewissen musealen Erhabenheit: Strenge Ne-
on-Installationen, die mit dem Pathos der minimalistischen
Abstraktion spielen und die fundamentalen Diskurse der
Moderne wachrufen. Dann die Uberleitung in den grofReren
Teil des Raumes durch farbige Linien an den Winden: ein
entspanntes, aber doch prizise gesetztes Spiel der Geraden.
Sieht man genauer hin, zeigen sie sich mal als Farbstriche,
mal als Klebeband. Man sucht Beziige zum Raum, spiirt dem
Zusammenklang der Farben und Formen nach, und wundert
sich nicht, dass sich der Kiinstler auf Zen beruft, oder was
man in Europa so dafiir hilt.

Was hingt nun aber an den Winden? Zeichnungen. Im Rah-
men. Und zwar in gefilligen, reprisentativen Rahmen. Was
auf der Wand mit grofler Geste auftritt, die lineare Kom-
position zwischen Autonomie und Raumbezug, verliert in
den Zeichnungen schnell an Aura. Beildufig und skizzenhaft
kommen sie daher. Und, nicht zuletzt: wohnzimmergerecht.
Auf die Frage, wie das zusammengehe, antwortet Herr Friih-
sorge ganz unbefangen: Der Kiufer miisse ja auch sehen, wie
das Produkt gerahmt aussehe. Mythos Ade! Fast schade drum
—denn kann die kleine Zeichnung zu Hause halten, was das
wirkungsvoll auskomponierte Setting der Galerie verspriche?
L Wirkt“ sie dann noch, reduziert auf ihre im Rahmen doch
recht zahme Materialitde? Ist das {iberhaupt Kunst, so ein
paar schiefe Linien auf ein Papier zu setzen? Gewiss, wer sich
der Versuchung widersetzt, den Traum vom grofSen Anderen
in Szene zu setzen, geht ein Risiko ein.

Doch es lohnt sich — denn diese Inszenierung, die so labil
zwischen Anspruch und Kommerz, Erhabenheit und De-
koration schwankt, fordert den Kiufer heraus. Die Wert-
schopfung kann ihm weder der Kiinstler noch der Galerist
abnehmen, er muss sie selbst leisten. Und wo die Kunst nicht
mehr Teilhabe an der Transzendenz verspricht, sondern zur
Auseinandersetzung mit der Immanenz einlidt, kann sie
vielleicht sogar den Schritt vom Atelier ins Wohnzimmer
tiberstehen. Jan Rischke
Billy Childish ,, The Soft Ashes Of Berlin Snowing On Falladas
Nose“ Neugerriemschneider, LinienstrafSe 155, 10115 Berlin
6.10.—I3.11. 2010

Andpreas Schmid, ,,.. .sondern dass sie ist” fruehsorge contem-

porary drawings, HeidestrafSe 46—s2, 10557 Berlin, 29.10.—4.12. /100/
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Zwischen den Dimensionen

/ Andreas Schmid bei [fruehsorge contemporary drawing

Die Zeichnung und ihre Ausdehnung im Raum sind das zen-
trale Thema der Arbeit von Andreas Schmid. In der Galerie
Frithsorge in Berlin, die sich ausschliefflich dem Medium
Zeichnung widmet, zeigte er vom 29. 10. bis zum 4.12.2010
unter dem Titel ,,...sondern dass sie ist“ ein Ensemble aus
Wandzeichnung, Papierarbeiten und Lichtobjekten. Die
Originalitit dieser medieniibergreifenden Raumarbeit lag
nicht nur in der Variation der Materialien oder Medien,
sondern war vielmehr Ausdruck eines neuen ,,zeichnerischen
Denkens®.
Mitder Linie als thematischem Verbindungsstiick, platzierte
Schmid die drei Elemente seiner kiinstlerischen Titigkeit im
Galerieraum, der durch eine freistehende Wand in einen klei-
nen vorderen Teil und einen grof8en hinteren Teil strukturiert
war. Der vordere Bereich war mit an der Wand angebrachten
Leuchtstoffrohren in Weifd-, Griin- und Gelbténen ausge-
stattet, die zum einen durch ihre physische Gestalt selbst
zur Linie wurden und zum anderen durch das ausstrahlende
Licht Spuren auf Wand, Decke und Boden hinterlieSen. Im
grofSeren hinteren Teil des Ausstellungsraumes fanden sich
eine Verbindung von Linienfithrungen, die aus Tape oder
mit Pigmentfarben direkt auf die Wand gebracht wurden,
und diverse kleinere gerahmte Arbeiten. Auf verschiedenen
Papiertrigern in neutralem Weif§ oder millimetergerastertem
Rosa griff Schmid das Klebeband wieder auf und kombi-
nierte es mit gestischen Linien in Buntstift oder Tempera.
Schmids Vorgehensweise ist immer raumbezogen, er erfasst
die Charakteristika des Raumes und verindert ihn durch
die Setzung der Linie in ihrer zeichnerischen Funktion. Die
Eingriffe, die dabei vorgenommen werden, sind schlicht und
schnorkellos, haben aber durch ihr rhythmisches und ge-
zieltes Auftauchen grof8en Einfluss auf den Gesamteindruck.
0 Im Gesprich mit dem Galeristen erfahren wir, dass Schmids

Arbeitsweise stark von den Methoden der Kalligraphie ge-
prigt ist, welche er von 1983-1986 in China studierte. Die
bewusste Setzung von ,,Zeichen®, der Einsatz von Leerriu-
men als Material, sowie die Wiederholung von bestimmten
Linienfolgen lassen eine starke Verbindung zur Arbeitsweise
der Kalligraphen erkennen. Schmid iibertrug diese Grundla-
gen in die dritte Dimension der Riumlichkeiten der Galerie.
Der Raum selbst wurde zum Bildtriger, die verschiedenen
Materialien an den Winden zur grafischen Komponente,
so als ob uns der Kiinstler eine begehbare Zeichnung an-
fertigt. Durch die gerahmten Papierarbeiten wird das Spiel
mit der Riumlichkeit an der Wand auf zweidimensionaler
Ebene fortgefiihrt, weil sie den eigentlichen Galerieraum zu
imitieren scheinen. Die Symbiose dieser prizisen Eingriffe
lassen den Raum zu einer kiinstlerischen Arbeit zwischen den
Dimensionen werden, die weitere rdumliche Vorstellungen
und Moglichkeiten entwirft. Die Uberlegung, durch eine
graphische Setzung die Gegebenheiten des Raums neu zu
strukturieren und zu hinterfragen, macht die reduzierten Li-
neaturen zum Instrument von Schmids Raumuntersuchung
und sollte damit eigentlich eine rein dekorative Funktion
ausschliefen. Soweit verstindlich, es geht ja schliefSlich um
Raum — um den Raum, um die Verinderung des Raumes
durch ,zeichnerisch® gedachte Eingriffe und die rdumliche
Ubertragung von etwas eigentlich Nicht-Riumlichem. Was
dann allerdings schnell stérend auffillt, sind die Papierar-
beiten, akkurat und #sthetisch gerahmt ins Gesamtkonzept
integriert. Die drei zeichnerischen Elemente, mit denen
Schmid die Eigenschaften des Raums hervorheben oder ver-
indern méchte, scheinen irgendwie nicht ganz gleichwertig
zu sein, nicht auf formell-gestalterischer Ebene, sondern im
Hinblick auf ihre Bestindigkeit.
Ein potentieller kunstinteressierter Kiufer wird sich auf-
merksam dem innovativen Raumkonzept hingeben, die
Leuchtstoffrohren und die Klebebander an der Wand positiv
iiberrascht zur Kenntnis nehmen, und schlieSlich doch an
der reduzierten Asthetik der Zeichnungen hingenbleiben,
die durch ihre Prisentation geradezu zum Kauf verfiihren.
»Der Kunde muss ja auch sehen, wie die Arbeiten gerahmt
aussehen®, erklirte uns der Galerist.
Der Titel der Ausstellung ,,...sondern dass sie ist“ ist Teil
eines Wittgensteinzitates, das vollstindig ,,Nicht wie die Welt
ist, ist das Mystische, sondern dass sie ist.“ lautet. Es ist als
Hinweis auf die Existenz von Schmids konkreten Setzungen
und die daraus entstehenden Maéglichkeiten ihrer Auffassung
zu deuten. Wahrscheinlich hat der Kiinstler hier aber etwas
zu tief in die philosophische Trickkiste gegriffen, da er so
sein analytisches Konzept nur unnétig mystifiziert, zumal
die Unvollstindigkeit dieses Zitates unnétig abgelenkt. Das
gekonnte Spiel zwischen den Linien, ihre formale Konstruk-
tion und das innovativ neue Verstindnis von der Zeichnung
im Raum wire gut ohne Wittgenstein ausgekommen.
Anna Urspruch
Andreas Schmid ,,. . .sondern dass sie ist“
fruehsorge contemporary drawings, HeidestrafSe 4652,
10557 Berlin, 29.10.—4.12.2010



Abdecken und abwaschen

/ Callum Innes bei Loock

Der schottische Maler Callum Innes (*1962) stand 1995 im
Zentrum der 6ffentlichen Aufmerksambkeit, als er auf die
Shortlist des renommierten Turner-Prize gesetzt wurde —
neben Mark Wallinger, Mona Hatoum und Damien Hirst,
der letztendlich den Preis gewann. Trotz zahlreicher inter-
nationaler Ausstellungen ist es seither aber erstaunlich still
geworden um den Schotten, der sich so systematisch an der
Ungegenstindlichkeit abarbeitet.

Die Verteilung der Werke von Callum Innes an den Winden
der Loock-Galerie war sehr grof3ziigig. Auf den ersten Blick,
so schien es, hatte man die Situation schnell erfasst: Die 2010
entstandenen Bilder der Serie ,exposed paintings“ sind al-
lesamt in der Mitte durch eine senkrechte schwarze Linie
getrennt, ansonsten sind beide Hilften weifS. Dieses Weif8 ist
jedoch nicht monochrom, sondern auf jedem Bild sehr fein
nuanciert. Immer gibt es eine warme und eine kalte Hilfte.
Dass Callum Innes seine Farben selber herstellt, wird hier
fiir Materialkundige offensichtlich; die feine Abstimmung
der Tone erinnert an keine bekannte industrielle Zusam-
mensetzung. Aus der Nahperspektive wird dann klar, dass
die schwarze Linie, die das Bild teilt, nicht auf die weiflen
Flichen aufgesetzt ist, sondern vielmehr unter den pastosen
weiflen Farbschichten liegt, also zeitlich davor entstanden ist.
Die Struktur des Pinsels zeichnet sich auf der einen Hiilfte
des Bildes reliefartig auf den dicken weiflen Farbschichten ab
und ergibt durch die Reflektion des Lichtes ein ganz eigenes
Farbenspiel und zugleich eine nahezu haptische Prisenz der
Oberfliche. Auf der anderen Hiilfte ist das Weif$ nicht durch
Auftragen der Farbe entstanden, sondern Resultat des Ab-
waschens schwarzer Farbe. Die Gemachtheit lisst sich, wie
oft in Innes’ Bildern, daran deutlich ablesen; sie ist somit ein
wesentlicher Teil des Werkes selbst.

Besonders deutlich wurde dies an der groffformatigen Lein-

wand im links angrenzenden, separierten Raum, in dem wie
eine kurze Erinnerung an frither eines der ,,monologue pain-
tings“ von 2007 hing, bei denen besonders deutlich wird, wie
der Kiinstler seine ,exposed paintings” freilegt. Schwarze Far-
be wird an einem bestimmten Zeitpunkt der Trocknung mit
viel Terpentin wieder von der Leinwand herunter gewaschen.
Dabei entstehen Verlaufsspuren durch die Farbpigmente,
die teilweise stehen bleiben und an Ort und Stelle trocknen.
Gerade in der Serie der ,monologue paintings entsteht ein
Effeke, als sei die Zeit eingefroren.

Nach diesem Exkurs in die Entwicklung von Innes’ Male-
rei, gewann man bei der Riickkehr in den Hauptraum einen
neuen Blick auf die dort prisentierten weiflen Bilder. An den
Seiten der Leinwinde sah man noch die Verlaufsspuren der
herunter gewaschenen schwarzen Farbe, die ansonsten nur
noch in der Mitte als die schwarze Linie prisent war. Im Ge-
gensatzzu den ,monologue paintings“ von 2007 gewinnt der
Maler tiber das flieende Terpentin durch genau diese Linie
die Kontrolle: Sie leitet die Fliissigkeit an sich entlang, so dass
das Auswaschen kontrolliert und systematisch zu beiden Sei-
ten der Leinwand vorgenommen werden kann. Die —im Ge-
gensatz zu den waagerecht aufgetragenen Weif$schichten —so
frei flieflend wirkende Linie ist also eigentlich ein Instrument
der Regulierung. In dem Bewusstsein, dass unter den weiflen
Farbschichten eines der exposed paintings liegt, eroffnet nun
das erneute Zudecken dieser Freilegung eine andere Frage-
stellung, eine neue Perspektive. Ist das vielleicht ein Riick-
schrite? Die Enthiillung, das Freilegen, wieder riickgingig zu
machen? Das Bild, das so schonungslos aufgedeckt wurde,
wieder einzuhiillen, fast schamhaft zu verstecken? Oder ist
es die folgerichtige Weiterentwicklung von Innes’ Vorgehen,
das Wechselspiel von Freilegen und Verhiillen noch einmal
zusitzlich zu betonen?

Im hinteren Teil der Galerie, in einem weiteren Raum, fan-
den sich dann noch zwei Arbeiten mit je einer weiflen und ei-
ner stark farbigen Hilfte, wieder getrennt durch die schwarze
Linie, die das darunter liegende Bild verrit. Nach den feinen
Weifinuancen im Hauptraum traf einen die Wucht des Rot
und Blau wie ein Schlag. Man wollte sich intuitiv diesen
Farbexplosionen entzichen, die den leisen, schleichenden
Prozess, mit dem die weiflen Leinwinde die Wahrnehmung
unterlaufen, nun véllig tiberdecken. Die farbgewaltigeren
Gegenstiicke verlieren das fragile Gleichgewicht, das in den
tibrigen Werken aufgebaut wird.

Es ist tiberraschend, wie aktuell und zeitgemifd im Licht die-
ser Ausstellung wieder Fragestellungen erscheinen, die man
im Kopf vielleicht schon als lingst obsolet abgehakt hatte.
Dass die Reflexion der Malerei iiber ihre eigene Gemachtheit
kein alter Hut ist, vergisst man in der zeitgenossischen Flut
der figurativen und narrativen Tafelbilder leicht. Umso sché-
ner ist es, wenn eine so leise, reduzierte Ausstellung daran
erinnert, dass Malerei nicht mit groffen Gesten und starker
Farbigkeit daherkommen muss, um spannend und fordernd
zu sein. Anna Fiegen

Callum Innes, Loock Galerie, InvalidenstrafSe so/st
30.10.—19.12.2010
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,Unklarheit ist ganz besonders wichtig.”

/ Carsten Holler im Hamburger Bahnhof

Monumental, tendenziell protzig und sperrig: Beim Betreten
des Hamburger Bahnhofs verwehrte ein grof8es Geriist die
Sicht aus dem Eingangsbereich auf die Architektur der Halle.
Einer der ersten Eindriicke bestand darin, dass es nach Zoo
roch. Bereits an der Kasse waren Geriiche und Klinge wahr-
nehmbar, die das ganze Gebdude einnahmen. Das Museum
gab sich tier- und familienfreundlich. Eine Kunstausstellung
wurde zu einer Besucherattraktion, weil die beiden Freizeit-
angebote Museums- und Zoobesuch miteinander verkniipft
werden konnten. Dies wurde zwar nicht in der Ausstellung
thematisiert, aber dafiir verschiedenste andere Aspekte.
Wenn man an dem zunichst nur von hinten sichtbaren Ge-
riist, das nun als Tribiine erkennbar wurde, vorbei schritt,
konnte man den Aufbau der Ausstellung erahnen, der die
gesamte Linge des Gebiudes einnahm. Bestieg man die
Tribiine, konnte man ihn auch von oben iiberblicken. Ein
interessanterer Aspekt war die Aufteilung des Raumes: Der
mittig zu einer Plattform mit einem Doppelbett fithrende
Gang spiegelte einerseits einen Teil der Dachkonstruktion,
andererseits teilte er die Bahnhofshalle in zwei symmetrische
Hilften. Ein weifler Absperrzaun rahmte die sich ergebenden
rechteckigen Flichen. Die Plattform und die zu ihr hinauf
fithrende Treppe waren weif$. Das kreisférmige ,,Hotelzim-
mer” sowie die Tribiine und zwei Waagen standen als in die
Héhe weisende Elemente in und neben den iibrigen Ob-
jekten. Es gab eine zweite schwarzweifSe Plattform, die ,Dop-
pelpilzuhr®, auf der eine Ansammlung {iberdimensionaler
nachgebauter Pilze stand.

Es fiel jedoch schwer, sich auf den Umgang mit dem Raum
oder auf Details zu konzentrieren, denn der Gesamteindruck
wirkte tiberfrachtet und die Aufmerksamkeit sprang unruhig
von Objekt zu Objekt. Dadurch wurde man als Betrachter

/100/5 5 aber auch explizit zu einer {iber formale Lésungen hinaus-

gehenden Auseinandersetzung mit der Arbeit gefiihre. Ein
Text, der im Begleitheft versffentlicht wurde und als uniiber-
sehbares Banner an beiden Eingangswinden zur Installation
hing, kldrte tiber den Titel ,Soma“ auf, indem es den ent-
sprechenden Vers aus dem ,Rigveda“ zitierte. Man las auch
tiber die Annahme des Ethnologen Wasson, Rentiere hitten
das Soma produzieren kénnen, und schliefflich iiber Hsl-
lers Ankniipfen an die vorangegangenen wissenschaftlichen
Uberlegungen mit einem ,,hypothetischen Experiment®. Tat-
sichlich konnte eine Gruppe der Rentiere, die , Testgruppe®,
die Fliegenpilze essen, wihrend die andere, die ,Kontroll-
gruppe®, darauf verzichten musste. Die anderen Tiere, Vogel
oder Miuse, konnten den Urin der Rentiere trinken. Aber
verhielten sich die Tiere daraufhin anders? Welche Schluss-
folgerung hitte man dann daraus ziehen konnen? Solche
Fragen spielten aber offenbar keine Rolle, ebenso wenig wie
der Aufbau des sogenannten Doppelblindversuchs. Das Ge-
dankenspiel ,Soma“ tangierte aufSerdem die historische und
die religios-rituelle Ebene. Doch was hatte dieser pseudo-
wissenschaftliche Versuch mit einem schamanistischen Trank
aus religiosem Kontext gemeinsam? Steht die Suche nach
Erkenntnis und Gegenwart hinduistischer Gétter in Zusam-
menhang mit dem Thema ,Gliick*? Haller stellt in seinen
Arbeiten immer wieder Fragen nach Gliick und Gliicksver-
sprechen. Im Rahmen seiner Ausstellung ,,Gliick®, die 1996
im Kunstverein Hamburg sowie im Kélnischen Kunstverein
und 1997 im Centraal Museum Utrecht zu sehen war, fand
jeweils ein Symposium zum Thema statt.

Eigentlich wirft die Installation im Hamburger Bahnhof, je
linger man iiber sie nachdenkt, immer mehr Fragen auf. Da-
bei wird ein véllig logischer Zusammenhang suggeriert und
zudem die Erwartung geweckt, dass uns ein echtes Erlebnis
geboten werde: Echte Kameras, echte Tiere im Gehege und
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in den Kifigen, echte Pilze in Kiihlschrinken. Echter Urin?
Echtes Soma? Echtes Gliick? Vielleicht. Was dem Rezipienten
aber gezeigt wurde, sind gleichsam lebende und vor allem
auch erstarrte Bilder, die versuchen, ein reales, aber realitits-
fernes Gedankenspiel zu illustrieren.

Héllers Inszenierungen sind in den letzten Jahren immer gi-
gantischer geworden, z.B. wie 2006/07 seine fiinf Rutschen
in der Tate Modern oder 2008 seine Installation ,,Carroussel
im Kunsthaus Bregenz. Hier tauchte — nicht zum ersten Mal
— ein Bett auf; in einem sich drehenden Hotelzimmer. Das
ist nur ein Beispiel dafiir, wie ,,Soma“ viele Elemente ilterer
Arbeiten vereint und wiederholt.

Der Kiinstler ethebt den Anspruch, jedem Besucher zuging-
liche Angebote zu machen, wie er auf der Pressekonferenz
formulierte: ,,Die personliche Erfahrung nimmt jeder zu sich
mit nach Hause und je nach dem, wie man das Ganze erlebt
hat, kann man damit was selber anfangen.“ Aktive Teilhabe
des Zuschauers sei eine wichtige Eigenschaft der Arbeit im
Hamburger Bahnhof. Diese hatte in Héllers bereits erwihnter
Ausstellung ,,Gliick", im Kontext der partizipatorischen Kunst
der neunziger Jahre, einen plausiblen Stellenwert, da die Be-
sucher die Objekte und Installationen tatsichlich benutzen
konnten. Doch bei ,Soma“ wurde dieser Anspruch nicht
eingelost. Es besteht hier eine grofle Distanz zwischen Be-
trachter und Ausstellungsobjekten, obwohl das Gegenteil
proklamiert wurde. Der Katalogtext zu ,,Gliick®, verfasst
von mehreren Autoren, beschreibt, was teilweise auch bei
»Soma“ zu bemerken ist, jedoch nicht erfiillt wird: ,Neben
den scheinbaren Objektivierungstendenzen dominieren im
Werk von Héller vor allem genau gegenteilige Erfahrungen.
So ist die emotionale Involvierung der Rezipienten niche sel-
ten der Ausléser fiir die Auseinandersetzung.

Der Rezipient des Spektakels ,,Soma“ blieb jedoch ein pas-

siver und illustrativer Teil des Ganzen, weit entfernt von einer
unmittelbaren Erfahrung. Der Hohepunkt — wértlich und
im tbertragenen Sinn — offenbarte sich ihm nur wenn er
den abgesperrten Mittelgang betreten und zum Bett gelan-
gen durfte. Exklusivitit und Exklusion gingen miteinander
einher, denn bei entsprechender Bezahlung oder nach er-
folgreicher Teilnahme an einem Gewinnspiel, gewihrte das
Museum gar nachts Zugang zum echten Erlebnis des Bettes,
zum inneren Kern der ,,Welt des Soma“ und zu den tibrigen
Ausstellungsriumen.

Als Tagesbesucher jedoch kam man am Ende der langen Hal-
le bei einem Raum mit verspiegelten Scheiben an, durch die
man die Szenerie geschiitzt und im Sitzen weiter verfolgen
konnte. Dort angelangt, befand man sich im Zustand vol-
liger Uberforderung, in gedanklichem Chaos oder grenzen-
loser Euphorie oder allem zugleich. Dies ist, was offenbar der
Intention gemif$ war, denn, so Holler: ,Unklarheit ist ganz
besonders wichtig. Unklarheit ist iiberhaupt ein wichtiger
Punkt in dieser Ausstellung, denn darin steckt ein sehr grofies
Potenzial.“ Ein klarer Gedanke stellte sich spitestens jetzt ein,
nimlich der, dass diese Aussage jeglichem Anspruch wider-
spricht, ernsthaft auf Wissenschaftlichkeit zu verweisen.
»Die Gefahr einer Fehlinterpretation liegt nicht selten in
dem Umstand, in den kiinstlerischen Praktiken Hollers
die unmodifizierte Fortsetzung seiner nichtkiinstlerischen,
agrarwissenschaftlichen Ausbildung zu sehen®, heif§t es in der
Publikation zur Ausstellung ,,Gliick“. Obwohl sich das Ne-
beneinander der Elemente mit folgendem Satz legitimieren
liefe: ,,Es scheint, als ob Carsten Héller daran interessiert ist,
eine Reihe von experimentellen Szenarios, die auf vollkom-
men verschiedene Weise funktionieren, gleichzeitig wirksam
werden zu lassen®, bleibt trotzdem der Eindruck, dass sich
die formalen und inhaltlichen Aspekte, die angerissen und
unzusammenhingend aneinandergereiht wurden, gegensei-
tig ausbremsten. Nicht aus der Form oder aus kiinstlerischen
Entscheidungen geht ein Impuls fiir Umsetzung und Anord-
nung der Objekte hervor, sondern die Elemente dienen allein
dem Zweck der Illustration. Der illustrative Charakter dufSert
sich darin, dass die Bestandteile der Arbeit blof3e Stellvertre-
ter sind. Die modernistisch anmutenden Kisten sind eigent-
lich Kleintierkifige, die mit Pilzen bestiickten Kiihlschrinke
verweisen auf ein Laboratorium. Kunst geniigt nicht sich
selbst, sondern steht in einem Verweiszusammenhang, ohne
dass die Elemente der Installation einen wirklichen isthe-
tischen Eigenwert bekdmen. Vielleicht entstehen die inhalt-
liche Relevanz und der kiinstlerische Wert von ,Soma*“ erst
dadurch, dass die Betrachter sie rezipieren, beobachten und
dass dariiber berichtet wird. Sabine Husikiewiz

Carsten Holler ,Soma*, Hamburger Bahnhof — Museum
Sfiir Gegenwart, Invalidenstraffe s0-51, 10557 Berlin
§.11.2010—6.2.2011T
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Intercontinental Berlin inkl. soma

/ Carstel *—lﬁller im Haizburger Bahnhof I

»Direkt im Zentrum der Stadt zwischen Potsdamer Platz und
Kurfiirstendamm inkl. Eintritt in Carsten Hollers soma und
inkl. Currywurst mit Pommes!

Slntercontinental Berlin inkl. soma®, die mit Unterstiitzung
des Hamburger Bahnhofs angestof8ene ,,Air-Berlin“-Kampa-
gne, lockte begleitend zu der aktuellen Ausstellung des Muse-
ums der Gegenwart: ,,Soma“ von Carsten Holler, gierige Vor-
weihnachtstouristen zu einem Kurztrip in die Hauptstadt.
Die propagierten zentralen Erleuchtungsaspekte, welche
der Kiinstler durch den Verzehr seines ,,Somas® zu erpro-
ben suchte, lasen sich wahrhaftig phinomenal, verbliiffend
wie das pr-Konzept eines Pilger-Tourismusunternehmens:
»Soma verhilft zu Erkenntnis und Zugang zur gdttlichen
Sphire, zu Gliick und Siegeskraft.”

Der Anreiz war groff und die Deckungsgleichheit mit der
Weihnacheswunschliste vieler gestresster Deutscher frappant.
Reichten die unbezahlbaren Effekte auch rational nicht aus,
so konnte der kleine Besucher trotzdem schon vor dem 24.
Dezember in Kontakt mit den tierischen Gehilfen des Weih-
nachtsmann treten. Carsten Héller rutschte gewissermaflen
wortwortlich ins Licht der Offentlichkeit und holte in der
Tate Modern mit seinen Riesenrutschen auch international
noch einmal ordentlich Schwung, um im Hamburger Bahn-
hof eine weitere ,test side” zu errichten. Der 1961 geborene
Belgier halbierte die historische Ausstellungshalle, um sie in
ein lebendiges Labor zu verwandeln.

Sein ,,tableau vivant“, den Maf§stiben einer autonomen em-
pirischen Untersuchung nicht annihernd gerecht werdend,
kniipft an die 40 Jahre alte Hypothese des us-Ethnologen
R. Gordon Wasson an, ,Soma“ sei eine Fliegenpilz-Zube-
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Die experimentelle Verlingerung der langjihrigen Suche
nach der Identitit und Verarbeitung des zentralen Inhalts-
stoffes, nun in einer kiinstlerischen Mixed-Media-Installati-
on, spiegelt das gebrochene naturwissenschaftliche Interesse
des promovierten Agrarwissenschaftlers wider, der in seinen
Installationen das Experiment und die unmittelbare Erfah-
rung immer wieder euphemistisch anpreist.

Schenkt man dem als Referenz angegebenen, auf die Zeit
um 1500 v. Chr. zuriickgehenden Mythos Glauben, so kann
die Produktion des Zaubermittels, direkt aus den Hallen der
Kunst hinaus, ewiges Leben generieren. ,, Wir haben das Soma
getrunken, wir sind unsterblich geworden® so heif3t es.

Das zauberhafte Environment verbindet die absurden Ein-
zelteile zu einem noch groteskeren Ganzen; die gradlinig den
Raum in zwei identische Hilften dividierende Spiegelachse
konstruiert eine Gegeniiberstellung zweier identischer Ver-
suchsaufbauten. In einer Zaunstruktur eingepfercht, tummel-
ten sich zwdlf Rentiere. Am Rand des Geheges befanden sich
Kiihlschrinke mit der geheimen Inkredentie dem Fliegen-
pilz (lat. Amanita muscaria), in der Luft zwei Vogelvolieren,
drapiert an einer {iberdimensionalen Waage. Dazu weitere
Klischeeaccessoires der naturwissenschaftlichen Erkenntnis-
gewinnung: Petrischale, ein Mausekifig, eine Fliege.

Der Rentierurin ist das Zauberelixier, die Probanden sind V6-
gel und Miuse, Seite eins ist Testgruppe, um allem Anschein
nach mit Seite zwei der Kontrollgruppe verglichen zu werden
und im Sinne empirischer Tradition reprisentative Ergeb-
nisse zu erhalten. ,Soma“ ist ein Naturprodukt und entsteht
ebenso natiirlich wie die Tatsache, dass lebende gefliigelte
und vierbeinige Ausstellungsstiicke den Hamburger Bahnhof
zieren. Wihrend 2005 in der Londoner , Turbinenhalle“ noch
die wahre und direkte Konfrontation des Betrachters mit dem
Experiment und der unmittelbaren Erfahrung zu belobigen



—
war, ist Carsten Hollers neueste Installation ,Soma“, hin-
ter der Maskerade lebendiger Rentiere, eher das miihsame,
textlastige Illustratum einer mythologischen Uberlieferung,
unter dem Deckmantel der Naturwissenschaften.

Was Carsten Holler wirklich betreibr, ist Bildproduktion in
kleinschrittiger Form und Weise, samt einem skulptural mo-
numentalen Uberbau. Sechzehn bis zu achtundfiinzig Meter
lange, hochglinzende ,Stainless-Steel“-Windungen fordern
den Freiwollenden zum eigenen Testlauf heraus. Das Mu-
seum als Laboratorium hingegen scheint angetrieben, die
kleine Idee, theatral in grofiter Dimension annehmbar zu
machen. So entpuppt sich auch die immense Tribiine als
Schnittstelle zwischen Plagiat und strategischem Genialis-
mus: Das roh aus Bianken zusammengezimmerte Baugeriist
weckt Erinnerungen an Martin Kippenbergers formal so
dhnlich bestuhlten Sitzrang in , The Happy End of Franz
Kafka’s Amerika“ (1994). Wihrend Kippenbergers Bretter-
boden ein integraler, unverzichtbarer Bestandteil der Instal-
lation war, scheint es sich im Fall Hollers lediglich um eine
kontemplative Raststelle zu handeln.

Ein Rondell war gespickt mit gemischten Pilzen, die, wie
im Biologiebuch der Linge nach halbiert, iberdimensioniert
und als Trennmarke ,Rentierbereich eins“ von , Rentierbe-
reich zwei® zu separieren schienen. Sahnehdubchen auf dem
Rentierriicken, ein rundes Plateau mit dem Blick iiber die
gesamte Herde und der Méglichkeit, noch nicht einmal in
der Nacht das Szenario aus den Augen zu lassen.

Das Highlight: ,Bed and Breakfast direkt in der Ausstellung.
Ein exquisites Spektakel fiir diejenigen, welche von dem giin-
stigen Angebot der Fluggesellschaft keinen Gebrauch ma-
chen mussten; und viel exklusiver, als es eine Currywurst ver-
mag. Wer hitte vermutet, dass Wildhiiter Kittelmann seinen
Tierschwerpunkt, durch Walton Ford in zweidimensionaler

Vorstufe initiiert, um nun dank des Zirkus Héllers, seine
wohlverdiente Profession als Zoodirektor einzunehmen. Die
Masse der neugierigen Beobachter nutzte den Hamburger
Bahnhof gerne, um hinter der Panzerglasscheibe dem Treiben
zuzuschauen und hinkende Vergleiche tiber die Stadien des
Experiments heranzuzichen.
Der Publikumsmagnetismus als naturwissenschaftliches
Phinomen betrachtet, hitte sich unter diesen riumlichen
Gegebenheiten mit aufrichtigerem Interesse und unter an-
gemesseneren Gesichtspunkten durchaus objektiver erfor-
schen lassen, als es Carsten Hollers ideelle Bedingungen
tiber ,Soma“ zulieflen. Denn wer eigentlich in den Fokus
der Beobachtung geriickt wurde, war der die trabende Masse
umschleichende Zuschauer. Es ging weniger um die Illus-
tration eines Versuchsaufbaus zur Herleitung eines okkulten
Verfahrens, als vielmehr um das emergente Verhalten der
pilgernden Massen. Somit determinierte nicht einmal der
Elektrozaun die grof angelegte Wissenschaftsvergewaltigung
— die eigentliche Glocke iiber dem Experiment war das Dach
des Hamburger Bahnhofs.
Es war wohlweislich eine animalische Leistung, wie sich
durch den Brunftruf von Direktor und Dompteur, die Aus-
stellungshalle mit naiver Schwirmerei anfiille: Stolz, stau-
nend, amiisiert und kaum zu bandigen scheinen Mensch und
Museumsdirektor im Anblick der anderen Spezies. So arbei-
tet Carsten Héller tatsichlich an der Unsterblichkeit, denn
Lachen verlingert ja bekanntlich das Leben. Nun, wenn die
ewige Vitalitit nicht durch ,,soma“ herbeizufiihren ist, dann
sollte man vielleicht doch auf die verheiflungsvolle Offerte
zuriickgreifen, inklusive Currywurst und Pommes.

Inga Kriiger
Ausstellungsdaten siehe Seite 23
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Das Chaos im Kosmos

/ Valeska Gert im Hamburger Bahnhof

Valeska Gert (1892-1978) schuf ihren eigenen Kosmos. Ihre
Arbeiten umfassen Tanz- und Theaterstiicke, Filme sowie mu-
sikalische und poetische Hinterlassenschaften, die sich kei-
nem bestehenden Genre zuordnen lassen. Sie sind angenechm
unbequem. Thematisch beschiftigt sich Gert mit der Dekon-
struktion von gesellschaftlich etablierten Rollenvorstellungen
und Wahrnehmungsmustern. Die Kiinstlerin konzipiert sozi-
alkritische Parodien, in denen sie ihre eigene Rolle von einem
zum anderen Moment wechselt — sie ist unberechenbar, sie
sexplodiert® und erstarrt gleichzeitig, ist absolut prisent und
verschwindet wieder im nichsten Augenblick.

Das Phinomen Valeska Gert fasziniert und irritiert zugleich.
Ihre Konzeptionen von Tanz und Schauspiel waren wegbe-
reitend fiir die Entwicklung des Ausdruckstanzes und des
Theaters der Avantgarde. Und trotzdem ist sie heutzutage
weitgehend unbekannt.

Das war allerdings nicht immer so. In den 1920er und 1930er
Jahren war sie einem breiten Publikum durchaus geliufig.
Von den einen abgelehnt als , Biirgerschreck®, wurde sie von
den anderen bewundert und gefeiert. Sie verkehrte in Kiinst-
lerkreisen mit Bertolt Brecht und Sergej Eisenstein.

Wie kann es sein, dass sie dennoch nahezu aus unserem kul-
turellen Gedichtnis verdringt wurde?

Der Begriff der ,Neuen Frau® der 1920er Jahre — ein eman-
zipatorischer Entwurf, der sich in der Realitit hauptsichlich
in dul8erlichen Merkmalen niederschlug, zum Beispiel einem
Kurzhaarschnitt als Ausdruck von Selbstbestimmung und
Negierung tradierter Rollenbilder — sollte beispielsweise die
sexuelle, finanzielle, rechtliche und persénliche Unabhingig-
keit der Frau der Nachkriegszeit aufzeigen. Wihrend dieses
Konzept fiir den Grofiteil der weiblichen Bevolkerung ein
Ideal blieb, lebte Gert in den zwanziger Jahren diesen expres-

/100/ siven, skurrilen und eigenstindigen ,, Typus Frau®.

ur Gene und Homoe &

Sie unterschied sich von ihren zeitgendssische Kolleginnen

wie Mary Wigman, die durch flielende Bewegungen und
mystische Thematiken das Bindeglied zwischen Innovation
und Tradition darstellte. Mit ihrer ,,absoluten Darstellungs-
weise, die weder Tanz noch Schauspiel noch Performance
allein war, ging Gert an die Grenzen des Darstellbaren. In
einer Mischung aus scharfer Beobachtung, besonderem Ein-
fithlungsvermégen und situationsabhingiger Intuition, be-
schiftigten sich ihre Arbeiten vor ihrer Emigration in die usa
1939 insbesondere mit Thematiken, die die zwanziger Jahre
versinnbildlichen: Sie stellte den ,, Anti-Biirger® in Form der
Darbietungen ,,Canaille” oder , Kupplerin®“ dar, ,,tanzspielte®
das Tempo der Grofistadt bzw. die Hast der Zeit in ,,(Berli-
ner) Verkehr“ oder in ,,Nervositit — um uns darauf in ,, Tod“
mit dem Thema der Verginglichkeit zu konfrontieren.

Gert agierte gleichsam als personifizierte Ubertreibung und
Zuspitzung der Diskrepanzen und Zerrissenheiten zwischen
Tradition und Zeitgeist, zwischen Anonymitit und Gebor-
genheit, zwischen Vorwirtsdringen und Verharren, was
Gerts Arbeiten heute immer noch aktuell erscheinen Lisst.
Es liegt auf der Hand, dass das Nazi-Regime Gerts, mit
keinen Konventionen zu vereinbarendes Auftreten, nicht
akzeptierte. Nach 1933 wurde ihr als jiidischer, ,entarteter®
Kiinstlerin die Auftrittsberechtigung entzogen, woraufhin sie
sich ab den dreifSiger Jahren in Frankreich, England und den
usa aufhielt.

Nach ihrer Riickkehr nach Deutschland zu Beginn der soer
Jahre sah man sie in unterschiedlichen Filmen wie beispiels-
weise in ,,Julia und die Geister von Federico Fellini oder in
,Der Fangschuss* von Volker Schléndorff, in dem Gert sich
in die Rolle der verriickten Tante Praskovia begab. AufSerdem
machte sie sich als Kabarettistin in Berlin und als Lokalbesit-
zerin auf Sylt einen Namen.



Eben diese Valeska Gert wird bis zum 10. April in der Ausstel-

lung ,,Pause. Valeska Gert: Bewegte Momente® im Hambur-
ger Bahnhof in Berlin fiir die Offentlichkeit wiederentdeck.
Die Ausstellung findet anlésslich der Buchveroffentlichung
,Valeska Gert: Asthetik der Prisenzen® von Wolfgang Miil-
ler statt, welcher unter anderem als Mitglied der Musikband
und Performancegruppe ,,Die tédliche Doris® aus den 1980er
Jahren bekannt ist.

Im Obergeschoss des Hamburger Bahnhofs werden einige
der wenigen verbliebenen Werke Valeska Gerts in Verbin-
dung mit Arbeiten von Valie Export oder Marcel Duchamp
prisentiert. Der Titel der Ausstellung bezieht sich auf eine
Performance von Gert in den zwanziger Jahren, in der sie in
der Pause einer Kinovorstellung anstatt einer kurzweiligen
Unterhaltungsauffithrung vielmehr selbst eine Pause dar-
stellte — starr und stumm ausharrend, konfrontierte sie so
den Betrachter mit dem Moment des Innehaltens. Fiir eine
kurze Dauer verinderte Gert im Kinosaal die Geschwindig-
keit der Zeit. Diese direkte Konfrontation mit ihren eigenen
Erwartungshaltungen stellte fiir die Mehrheit der Zuschauer
eine Herausforderung, wenn nicht sogar Uberforderung dar.
In der Ausstellung selbst wird die ,,Pause in einem zuriick-
liegenden hinteren Raum aufgegriffen. In einer Videoarbeit
sieht man Miiller zum Buchschrank gehen, ein Buch bei der
Abbildung einer Fotografie von ,,Pause” aufschlagen und mit
der Kamera darauf verharren. Eine kurze Erliuterung der
JPause” wiirde den Besucher wohl weit mehr aufkliren, als
eine Performance tiber eine Performance es zu tun vermag,.
Ein weiterer Raum der Ausstellung ist zudem ausschliefSlich
mit Arbeiten von Kiinstlerinnen bestiickt, was wahrschein-
lich nur der wachsame Betrachter auszumachen weifs. Steht
dahinter die Idee, dass Gert als ,Neue Frau“ die etablierte
Rolle der Frau dekonstruierte, oder dass ,,weibliche“ Kunst

generell die gleiche Anerkennung verdient wie ,minnliche®
Kunst? Da es weder zeitliche Ubereinstimmungen der Ar-
beiten zu Gerts Schaffen, noch thematische Assoziationen
gibt, scheint dieser Ansatz angesichts der Bandbreite der Ger-
tschen Arbeitsweise und ihrer Person an sich sehr beliebig.
Die Ausstellungssituation selbst ist ebenso wenig in ihrer
Konzeption vollstindig durchdacht, wie auch bestimmte
Ansichten, die Miiller in seinem Buch postuliert. Pam-
phletartig kritisiert er hierin die konforme Entwicklung der
Gesellschaft im Gegensatz zu der Authentizitit und Einma-
ligkeit einer Valeska Gert. Die Tatsache, dass ihr Schaffen
weitestgehend in Vergessenheit geraten konnte, schreibt er
ihrem Geschlecht und dem auch heute noch schweren Stand
weiblicher Kiinstlerinnen im Kunstgeschehen zu.

Dass sie im heutigen Kanon kaum zu finden ist, bedingte ne-
ben ihrem Geschlecht sicherlich auch ihre extreme Arbeits-
weise sowie ihre Haltung zum Erfolg und zum Kunstmarke,
die sie folgendermaflen formulierte:

»lch hab immer die Dinge abgeschmissen in demselben Mo-
ment, wo die Dinge Erfolg gehabt haben. [...] im selben
Moment, wo's plétzlich ganz hoch ging, da bin ich abgezo-
gen. Ich hab ein Bediirfnis immer wieder von vorne anzu-
fangen.”

Das eben ist Valeska Gert — sie lisst sich nicht , festhalten
oder zuordnen. Insgesamt vermisst man Hintergriinde und
Zusammenhinge des Gertschen (Evres in der Ausstellung.
Vielmehr werden dem Besucher Kontexte und Ideen gebo-
ten, die weit mehr auf den Kurator Miiller zuriickzufiihren
sind und mit denen die Anspriiche einer Kiinstlerin wie Va-
leska Gert, die sich stets der Kategorisierung oder Kontextu-
alisierung entzog, wohl kaum vereinbar sind.

Dem in der Ausstellung spirlich zusammengetragenen Ma-
terial hitten keine weiteren Kiinstler/innen zur Seite gestellt
werden sollen. Stattdessen hitten zum Verstindnis der Kiinst-
lerin weitere Sequenzen ihres Schaffens in den zwanziger Jah-
ren geniitzt. Denn Valeska Gerts Werk spricht fiir sich und
kiime weit besser ohne weitere persénliche Interpretationen
von Kuratoren aus.

Die in der Ausstellung prisentierte Videoarbeit ,Baby®, die
Gert als Doppelakteurin sowohl eines Siuglings als auch
seiner Amme zeigt, ist eine Kostbarkeit. Da Gerts Hinter-
lassenschaften dem Einzelnen schwer zuginglich sind, lohnt
ein Besuch der Ausstellung also schon allein fiir diesen und
andere filmische Auftritte wie beispielsweise als ,,kz-Kom-
mandeuse Ilse Koch®.

Zusammenfassend ist der Ausstellung im Hamburger Bahn-
hof zwar die Passion des Initiators Wolfgang Miiller anzumer-
ken. Sie bietet jedoch nur einen winzigen, von gut gemeinten
Anspriichen verstellten Blick auf die Vielfalt des Gertschen
(Euvres. Beim neugierigen Betrachter kann sie dennoch ein
Interesse an dieser schillernden und bedeutsamen Kiinstlerin
wecken und als Anstof zur weiteren Auseinandersetzung mit
Valeska Gert dienen, die eine tiefere, personliche Recherche
unbedingt wert ist. Patricia Ratzel
Valeska Gert ,, Pause. Valeska Gert: Bewegte Fragmente®,
Hamburger Babnhof — Museum fiir Gegenwart, Invaliden-
strafSe s0-51, 10557 Berlin, 17.9.2010—10.4.2011
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Nationalgalerie

Willem de Rooij ,,Intolerance®, Neue Nationalgalerie,
Potsdamer StrafSe 5o, 10785 Berlin, 18. 09. 2010—02. 01. 2011

Siehe auch von hundert 10 (11/2009) die Artikel von Maren
Liibke-Tidow zu Thomas Demands Ausstellung in der
Neuen Nationalgalerie und in der gleichen Ausgabe von
Jasmin _Jouhar iiber Imi Knoebel an gleichem Ort. Die
Willem-de-Rooij-Ausstellung wurde von Melanie Franke
in der von hundert 13 (11/2010) besprochen. Alles online
unter www.vonhundert.de

Innenarchitektonische Intoleranzen

/ Willem de Rooij in der Neuen Nationalgalerie (verglichen mit Imi Knoebel, Thomas Demand und Rudolf Stingel)

ylntolerance” lautete der Titel der Ausstellung, einer tempo-
riren Installation des niederlindischen Kiinstlers Willem de
Rooij, die in der Neuen Nationalgalerie Berlin gezeigt wurde.
Ihr Direktor Udo Kittelmann formulierte zu seinem Amcs-
antritt das Ziel, in der oberen Halle der Neuen National-
galerie ausschliefflich Ausstellungen zu organisieren, die an
einem anderen Ort nicht denkbar wiren. So setzten sich die
Ausstellungen von Imi Knoebel, Thomas Demand, Rudolf
Stingel und zuletzt Wilhelm de Rooij auf unterschiedlichste
Art mit der Architektur Mies van der Rohes auseinander.
Bei De Rooij gewihrten die Glaswinde keinen Einblick
in den oberen Teil der Neuen Nationalgalerie. Spiegelnd
fithrten sie dem Ausstellungsbesucher Stadtraum und Pas-
santen vor Augen. Eine auf das Glas aufgetragene Klebefolie
und innenliegende, raumhohe Gardinen tauchten das In-
nere in ein leichtes Halbdunkel. Eine graue Wand mit der
Aufschrift ,,Willem de Rooij Intolerance® verband die sich
gegeniiberliegenden Garderobenkuben, bis auf einen Durch-
gang, miteinander und trennte so Eingangsbereich und Aus-
stellungsraum voneinander. In der Mitte der Halle wurde,
parallel zu der bereits erwihnten, eine weifSe, 36 Meter lange,
5,2 Meter hohe und 2,4 Meter tiefe Wand gesetzt, also in ver-
tikaler Ausrichtung zu den beiden bestehenden raumhohen
Scheiben aus Marmor.

Wilhelm de Rooij verklebte fiir seine ,speziell fiir die Neue
Nationalgalerie® (Begleittext zur Ausstellung) entwickelte,
temporire Installation die sonst so transparente Glasfas-
sade und lief§ die Architektur so als einen monumentalen,
in sich geschlossenen Fremdkérper erscheinen. Von Auflen
wirkte die dunkle, spiegelnde Fassade abweisend und lief§ so
im Inneren eine private Sphire vermuten. Der Blick durch
die Ausstellungs- in die Stadtlandschaft wurde ersetzt durch
eine graue Reflektion. Kittelmann beschreibt im Vorwort der

zum Werk gehorigen dreibindigen Publikation ,den trans-
parenten offenen Ort als eine Einladung an alle und alles: als
ein Zentrum der Toleranz.
Das ,,Zentrum der Toleranz®, vom Raumkontinuum zum ,,grey
cube® transformiert, lief§ den Besucher jedoch im Halbdunkel
stehen und setzte ihm Grenzen entgegen. Zugleich bildete die
weille Ausstellungswand, hell erleuchtet, den zentralen, als
Objeke erfahrbaren Anhaltspunkt und die sonst begrenzende
Wirkung der Marmorwinde trat zuriick, um nun den Blick op-
tisch zu kanalisieren. Laut Katalog ist ,,das Halbdunkel (...) Pro-
gramm" und die Prisentationsbedingungen werden ,,mit denen
kunsthistorischer oder ethnologischer Museen verglichen®.
Imi Knoebel setzte mit seiner Ausstellung ,,Zu Hilfe, zu Hilfe
..“ vom 23. Mai bis 9. August 2009 am gleichen Punke an.
Alle Fensterscheiben wurden weif gestrichen und so eindeu-
tig ihrer Transparenz beraubt. Wahrend Knoebel der Archi-
tektur mit dem Medium Malerei begegnete, arbeitete De
Rooij durch seinen Eingriff mit dem Licht, womit er Ludwig
Mies van der Rohes Gedanken der Entmaterialisierung auf-
griff. Knoebel brach, wie De Rooij, mit der Offenheit der
modernen Architektur, mit der Konzentration auf das Inne-
re, aber ohne auf Tageslicht zu verzichten. De Rooij erzeugte
einen Gegensatz von Innen und Auflen und setzte dabei das
Innere in ein, das Auflen nicht ganz ausblendendes Halbdun-
kel. Die umlaufende Silhouette der Stadt blieb also Teil des
Ganzen. Die Konzentration auf das Innen wurde dabei nicht
tiber die Auseinandersetzung mit dem Bauwerk erzeugt, son-
dern durch die leuchtende Prisentation der mit Bildern und
Objekten dekorierten Wand. Knoebel griff hingegen die Idee
der Architektur auf und nutzte die Wirkung der Innenhalle,
die durch seine Malerei eine Verwandlung erfuhr.
Thomas Demand hiingte in der Ausstellung , Nationalgalerie*
vom 18. September 2009 bis 17. Januar 2010 in Zusammen-



arbeit mit Caruso St. John Architects, dicke Theatervorhin-
ge aus Wollstoff auf und schuf dadurch eine Vielzahl neuer,
ineinander greifender Riume. Ahnlich wie De Rooij, der
eine Trennwand als Verbindung der beiden Garderobenbo-
xen aufstellte, also architektonische Elemente punktuell zu
der bestehenden Architektur hinzufiigte, schuf Demand ein

neues Raumgefiige und nutzte dabei den gegebenen Frei-
raum. Die Vorhinge wirkten wie Wandscheiben und es ge-
lang, die zwei Marmorscheiben als raumbildende Elemente
in die Komposition einzubinden. Bei ,Intolerance” standen
diese kontextlos im Raum und teilten den Blick (des Be-
suchers) bei dem Versuch, die Ausstellungswand in ihrer
ganzen Linge und Wirkung wahrzunehmen.

In den Bereichen, wo die Glasfassade von Demand nicht zu-
gehingt wurde, entstand iiber die Spiegelung der Architektur
in den grofiformatigen Fotografien und dem Schattenwurf
der Fassadenstiitzen ein Wechselspiel zwischen Innen und
Auflen. Im Kontrast zu den dominaten Theatervorhingen,
entstanden so definierte, gerahmte Ausblickssituationen, die
den Umraum neu inszenierten. Das Gebiude blieb schiit-
zende Hiille und Demand bediente sich einer praktischen
Maglichkeit, Rdume zu schaffen, die er mit der Hingung
der Fotografien thematisch abstimmte.

Fiir die daran anschliefende Ausstellung ,,LIVE® (10. Februar
bis 24. Mai 2010) dekorierte Rudolf Stingel die Halle mit
einem prunkvollen Kronleuchter und einem auf Graustufen
reduzierten ornamentalen Teppich. Die Marmorscheiben
und die zwei Garderobenkuben erhielten somit neue Prisenz
und wirkten wie iiberdimensionale Mébel in einem Wohn-
zimmer. Dabei traten die dezenten ornamentalen Texturen
von Marmor und Holz verstirkt hervor. Irritation entstand
beziiglich des Mafistabs, weil das Muster des Teppichs ver-
groflert und verpixelt war.

Stingel inszenierte und prisentierte die sonst so strenge Aus-
stellungshalle in neuem Licht. Er arbeitete sehr klar und di-
rekt mit dem Raum und schuf durch die Addition von zwei
Elementen tatsichlich ein ortsspezifisches und temporires
Werk. Demands Gliederung der Ausstellungshalle erfolgte in
Anlehnung an die dort 1969 gezeigte Paul-Klee-Ausstellung.
Ein freier Grundriss bildete die Basis fiir unterschiedliche
Konstellationen einzelner Riume.
Imi Knoebel erzeugte, dhnlich wie Stingel, mit geringem
Aufwand eine neue Atmosphire und nutzte die Hinterseiten
der Garderobenkuben fiir die Ausstellung seiner Objekte.
Willem de Rooij hingegen setzte an unterschiedlichsten
Punkeen an. Er blendete die Glasfassade aus, fiigte der beste-
henden Architektur ein Element hinzu und schuf eine neue
Architektur/Skulptur/Ausstellungswand im Zentrum des
Baus. Die Gegeniiberstellung von Bild und Objekt, das Zu-
sammentreffen von Werken Melchior d’'Hondecoeters mit
hawaiianischen Federobjekten, schaffte aber den Sprung von
der Ausstellungswand als Collage hin zum raumgteifenden
Gesamtkunstwerk nicht, auch weil die punktuellen Verin-
derungen nicht miteinander harmonierten. Sowohl Demand
als auch De Rooij nutzten den Raum in erster Linie fiir die
Ausstellung von Werken. Wihrend Demand tiber die The-
matisierung der Nachkriegsgeschichte einen klaren Bezug
zum Ort und der Institution ,Nationalgalerie geschaffen
hat, schwebte ,Intolerance” im Raum und Kittelmanns
,Zentrum der Toleranz“ wurde durch die intolerante Geste,
den Einblick von AufSen in die Nationalgalerie zu verwehren,
in Frage gestellt. Und der Bezug auf die Architektur Mies van
der Rohes war nicht so zwingend, als dass nicht auch andere
Orte fiir diese Ausstellung genauso denkbar gewesen wiren.
Timo Panzer
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Klischeefrauenbilder, dreigeteilt

/ Nadira Husain in der psm-Gallery

,» The Assassination of G. Hearst* lautete der Titel der Ausstel-
lung von Nadira Husain in der psm Gallery an der Straflbur-
ger Strafle in Berlin. Beim Betreten der Galerie mit diesmal
ausschliefSlich schwarz gestrichenen Ausstellungswinden, fiel
die Farbigkeit der Arbeiten ins Auge, die auf dem Boden,
an der Wand und in Schaukisten gezeigt wurden. Fiir eine
»Ermordung® ziemlich farbenfroh.

Die Protagonisten der Ausstellung sind Frauenfiguren, dar-
gestellt in diversen Medien, sprich: neben Collagen, Zeich-
nungen und Plastiken fanden sich auch Keramikobjekte,
eine Vitrine und ein Paravent als Objekttriger von Dekora-
tion. Schon dsthetisch arrangierte Objekte und harmonisch
abgestimmte Farben wollten dem Betrachter gefallen. Dabei
lief§ sich das Wollen erweitern mit dem Zusatz: Um jeden
Preis und bar jedweder Grundlage. Denn:

Beim Herantreten an das Triptychon , Trixie® (2010), fiel
einem neben dem bunten Reigen von Form, Farbe und Ma-
terial vor allem die perspektivische Verzerrung der selbst
gezeichneten Hinde der Frau auf, die hier innerhalb der co-
micartigen Darstellung eine Waffe auf den Betrachter rich-
tete. Wenn isthetisch, dann doch bitte keine Hand, bei der
mangelndes zeichnerisches Talent sichtbar wird. Denn die
ausgeschnittenen Formen der Frauen und die Hintergrund-
konturen zeigen eine gewisse Detailverliebtheit und Akribie,
die schon sein will. Also kénnte es nicht ein eigenwilliger
Duketus sein, den die Kiinstlerin hier zeigt, sondern vielleicht
schlichtweg mangelndes Talent?

Schon das Format Triptychon prisentiert den Comic und
seinen Inhalt, die ErschiefSung, weitaus dramatischer und
aufgeladener, als die einzelnen Teile dies inhaltlich und ge-
stalterisch einlésen. Die Leiche und die Flucht sind formal
so komponiert, dass sie den Klischees der Kameraeinstel-

/100/3) lungen eines B- oder C-Movies entsprechen. Sie eréffnen

also selbst inhaltlich (wenn schon formal zeichnerisch kein
Genuss) keine neue oder andere Sicht auf die Genre Krimi
und Thriller.

Das Triptychon wurde hier als Prisentationsform verwendet,
die den klischeebeladenen Inhalt und die vermeintlich isthe-
tische Umsetzung aufwerten soll. Im Sinne seiner klassischen
Verwendung, zum Beispiel fiir Nebenfiguren auf den Seiten-
fliigeln wurde es hier nicht genuezt.

Es spricht ja heutzutage auch nichts mehr dagegen, ist ja
alles erlaubt. Allerdings steht dem ein dann nicht konsequent
eingehaltener Bruch dagegen.

Im Gegensatz dazu: Eine Graphic Novel, Thema Rache,
Thriller, wie sic von den Marvel-Zeichnern und Stephen
King umgesetzt worden ist: ,Der dunkle Turm“-Zyklus setzt
hier Maf3stibe, um Kunst und Comic zu vereinen.
Dagegen wirkt das Zusammensetzen von Bildgut bei Hu-
sain lapidar und beliebig. Farbige Akzente sind blof$ gesetzt
worden, um ein oberflichliches Komplettarrangement zu
erhalten. Geschichten erzihlen oder keine Geschichten er-
zihlen, das ist hier die Frage, und fiir Nadira Husain lautet
die Antwort: Dann besser nicht. Zudem ist das Tryptichon
auch das einzige Exponat, dass sich mit dem Titel der Aus-
stellung verbinden lasst.

Da aber der Fokus offenbar nicht auf der ,,Assassination
lag, betrachtete man die iibrigen Arbeiten unter anderen Ge-
sichtspunkten. Frauenfiguren, Frauenfiguren und — Frauen-
figuren, dies wiirde das Thema der Arbeiten in Ginze umfas-
sen. Stattdessen bot der Text zur Ausstellung eine esoterisch-
mystische Einleitung, die einen konkreten Bezug zur Aus-
stellung vermissen lief§. Griechische Mythologie und Sagen
miissen fiir Zeichenversuche und Collagen herhalten.

Gut, Frauenfiguren kénnen ja spannend sein.

Wenden wir unserem Blick dem ,,Paravent” (2010) zu. Hier



werden einzelne Frauenfiguren gemischt mit Mustern, die
einen Retrogeschmack verraten, in unterschiedlichen, den-
noch irgendwie passenden Farben und mit Kugelschreiber

gezeichneten Portraits von einer lachenden Frau und einer
Frau mit Turban gezeigt.

So weit, so oberflichlich. Viel mehr lassen die zweidimensi-
onalen Fragmente nicht zu. Stehen die Frauen miteinander
in Bezichung? Ist hier ebenfalls eine Geschichte vorhanden?
Werden innerhalb der Materialsprache andere Deutungen
oder Betrachtungsweisen ermoglicht oder gar fokussiert?
Schnell stellte man fest: Etwaige Fragen, ob die Frauenfi-
guren eine einzige Frau darstellen sollen, die tanzt, oder ob
unabhingig voneinander mehrere Frauen tanzen, ob die Ma-
terialien weitere Ebenen enthalten, schienen nicht relevant.
Denn Tatsache ist, dass der Paravent ein Gebrauchsgegen-
stand ist und historisch den klassischen japanischen Wand-
schirm abloste, so wie er dort auch heute noch als Sicht- oder
Windschutz genutzt wird.

Ebenso ist es iiblich, den selbigen mit Schmuckdekor zu ver-
zieren — ob als Hochzeitsschirm, als Langlebigkeits-Gedicht-
Triger mit kalligrafischen Strichen oder als Trennwand fiir
Riaume. Aufler ihrer Verwendung als moderne Trennwand,
wurden Paravents hiufig auch als Symbole oder als Schutz
gegen etwas verwendet. Da sich Husains Kunst einer inhalt-
lichen Aussage verweigert, scheint — hier die These — Kunst
vor allem Dekoration zu sein.

Aus jedem Genre bedient sich Husain, um dann ihre Colla-
gen zu formen. Comic, Mythologie, Paravent, Triptychon,
unterschiedlichste Materialien... Aber es scheint, um mit
einer Plattitiide zu antworten, dass weniger mehr gewesen
ware

Die klassischen Formen Paravent und Triptychon als drei-
geteilte Elemente, eine sich immer wieder wiederholende

Geste des Collagierens, sich permanent wiederholende The-
men: Das alles kénnten interessantere Aspekte sein, wenn
sie explizit thematisiert worden wiren. Es kénnte aber auch
interessant sein, wiirde Nadira Husein in erkennbarer Wei-
se das Frauenbild in der Kunst hinterfragen oder Frauen-
bilder in der Gesellschaft jenseits von Klischees vorstellen.
Als bewusster Trash der durch absurdeste Kombinationen
eine unfreiwillige Komik erzielt und in einer gewissen Sub-
gruppe Kultstatus geniefSt, lisst sich Nadira Huseins Kunst
auch kaum lesen.
Wer zukiinftig also selbst gestaltete Objekte fiir Wohnraum
und Interieur braucht, kann sich an Nadira Husain wenden.
Am besten jedoch nicht gezeichnete, sondern ausgeschnitte-
ne und beklebte. Mit dem Zeichnen, da war ja was.
Melanie Kalb

Nadira Husain ,, The Assassination of G. Hearst*, psm Gallery,
StrafSburger StrafSe 6-8, 10405 Berlin, 5. 11.—18. 12. 2011
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Umfrage Einflussreichste Galerien Interessanteste Galerien Unterschitzteste Galerien
2004 2011 2011 2011

I carlier | gebauer neugerriemschneider Isabella Bortolozzi Zwinger Galerie

2. neugerriemschneider Neu Daniel Buchholz Gregor Podnar

3. Neu Contemporary Fine Arts Barbara Weiss Cinzia Friedlaender
4. Arndt & Partner Spriith Magers Neu Wien Lukatsch

5. Contemporary Fine Arts Max Hetzler Giti Nourbakhsch Tanya Leighton

6. Schipper & Krome Daniel Buchholz Johann Kénig Laura Mars

7. Klosterfelde Esther Schipper Koch Oberhuber Wolff Ben Kaufmann

8. Barbara Thumm Capitain Petzel September Arratia Beer

9. Eigen & Art Johann Kénig Gregor Podnar Reception
10. Thomas Schulte Eigen & Art Tanya Leighton September

1. Johann Kénig Nordenhake Spriith Magers Isabella Bortolozzi
2. Barbara Weiss Christian Nagel Petzel Capitain Micky Schubert

13. Chouakri Brahms meyerriegger Wien Lukatsch Sassa Triiltzsch
14. Koch und Kesslau Klosterfelde BQ Koch Oberhuber Wolff
15. Nordenhake Barbara Weiss Liittgenmeijer Anselm Dreher

Ein Liste von hundert

/ Berliner Galerienranking

Die Idee einer Rangliste von Berliner Galerien kam uns beim
Redaktionstreffen. Natiirlich ist das eine naheliegende Idee
und diese Kolumne ist normalerweise nicht das Format fiir
solch banale ,, Wer hat den Groften“-Wettbewerbe. Trotzdem
gehen wir alle mal zu McDonalds und trotzdem lesen wir alle
gerade diese Rankings (wenn auch mit moralischen Beden-
ken, klar) besonders gerne, oder?

Die Zeitschrift Monopol scheint in den Kopfen der Kunst-
magazinleser (und auch in unseren) dafiir pridestiniert, genau
so eine Liste wie hier zu bringen, fithrten sie dort schon 6fter
die Top 100 der ihrer Meinung nach wichtigsten Leute im
Kunstbetrieb zusammen. Holger Liebs antwortete auf unsere
Anfrage erstaunlicherweise, dass er bei so etwas nicht mitma-
che. Galerierankings kiimen fiir ihn nicht in Frage. Ok, dann
machen wir das eben. Von hundert ist die neue Monopol,
zumindest auf dieser Seite.

Das letzte Mal, dass so etwas gemacht wurde, war 2004. Mar-
kus Wirthmann, Kiinstler und Exbetreiber des Internetblogs
»Kunst-Blog* fragte damals etwa 50 kunstnahe Bekannte und
fertigte aus den Ergebnissen eine Liste, die er dann per Mail
mit folgenden einleitenden Worten verschickte. ,,Hier ist sie
also, die erste und einzige Berliner Galerien-Hitparade. Wahr-
scheinlich die tiberhaupt erste Galerien-Hitparade weltweit.
Als Referenz und historisches Zeugnis drucken wir seine Er-
gebnisse auch ab.

Wir stellten jedoch etwas differenzierter drei Fragen, einmal
nach der ,lhrer Meinung nach einflussreichsten Galerie*,
dann nach ,,der interessantesten® und eben nach der ,,unter-
schitztesten Galerie Berlins®. Jeder Teilnehmer durfte nach
dem Grand-Prix-System jeweils 10 Plitze in einem person-
lichen Ranking platzieren. Platz eins bekam dann 10 Punkte,
abwirts bis dann zu einem Punkt fiir den letzten. Bei weniger
Nennungen fielen die unteren Punkte weg.

Von ungefihr einhundert Angefragten, nahmen schlieflich
26 Leute an der Umfrage teil. Damit die Ergebnisse in ihrer
Qualitit eingeschitzt werden kénnen, drucken wir auch die
Namen der Teilnehmer ab.

Die beiden Sieger in den Kategorien ,einflussreich“ und ,inte-
ressant waren eindeutig und mit Abstand vor dem jeweiligen
zweiten Platz. Interessant ist aber auch die Kombination aus
beiden Wertungen. Hier liegt dann Neu vor Buchholz und
Johann Kénig, wohingegen neugerriemschneider durch die
verhauene Kiir (ein mit Esther Schipper geteilter so. Platz bei
»interessant) gar nicht mehr auftauchen wiirden. Das sind

dann vermutlich die Nachteile eines sehr stabilen Programms.
Andreas Koch

Barbara Buchmaier, Susanne Prinz, Jasmin Joubar,
Esther Ernst, Lena Ziese, Heidi Specker, Jens Asthoff;
Andreas Schlaegel, Andreas Koch, Richard Rabensath,
Iris Mickein, Ludwig Seyfarth, Kirsty Bell, Peter K. Koch,
Sebastian Preuss, Katrin Wittneven, Katharina Schliiter,
Boris Dornbusch, Florian Rehn, Fva Scharrer,

Hannah Kruse, Noemi Smolik, David Ulrichs,

Albrecht Kastein, Wayra Schiibel, Peer Golo Willi
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HOLLER CARSTEN

Soma l] 3. Dez. 201[!
Hamburger Bahnhof, Berlin

+ also, was haben wir da: Soma, ein mystxsches Ge-
trdnk mit Zugang zu gbttlichen Sphéren! Da ist Cars-
ten Holler, Kiinstler und habilitierter Agrarwissen-
schaftler, der sich auf die Suche nach dem omnipoten-
ten Stoff macht. Und die Versuchsanordnung, bestehend
aus zwel symmetrisch aufgebauten Tierweiden mit
jeweils 12 Rentieren, vier sich in der Waage halten-
den Vogelkéfigen mit 24 Kanarienviégeln und zwei
Fliegen in Glaskuben.

Den linken Tieren wird das eigens hergestellte (?)
Somagetrdnk verabreicht, die rechten bleiben normal
kdfigdebil. Und nun beginnt die Beobachtung, nur wer
becbachtet denn jetzt (bitte nicht die Besucher), wer
wertet aus? Und spédtestens an diesem Punkt bleibt fiir
mich unklar, ob das Kunstprojekt ein ernst gemeintes
Unterfangen oder eben nur Eliasson-Spektakelbluff
ist. Und inmitten von all dem kann man fiir 1000€ auf
einem Hochbett eine nachtlang Soma trinken und
gepflegt bumsen.

SUSSMAN RACHEL

the oldest living things in the world 11 Jan
Botanisches Museum, Berlin Dahlem
“+ das klingt erstmal super toll: Rachel Sussman
dokumentiert in ihrer Fotographieausstellung die &l-
testen Lebewesen dieser Welt — meist irgendwelche
Landschaftsgeschwiire, Kriippelbdume, Wucherungen oder
seltsame Zellansammlungen, die bereits zwischen drei
und-achtzigtausend Jahren vor sich hin vegetieren.
Ist doch abgeknallt. Macht so viel Vorfreude und war
dann echt eine Enttduschung. Da hdngen bloss traurig
gerahmte und fiirchterlich deplatzierte Fotos, auf de-
nen die wundersamen Gebilde kaum herauszulesen und
die Infos jeweils zu knapp und lediglich mit Namen
und Lebensdauer gekennzeichnet sind. Puh, da wurde
mir die Begeisterung in nullkommanix wieder genommen.
Da kann gar kein Staunen aufkommen, weil der Zugang
und die Sorgfalt auf allen Ebenen fehlt. Jedes Geo-
heft wiirde daraus einen besseren Beitrag machen.

Ein Stock tiefer entdecke ich einen Baumwiirger und in
dem Baumwiirger eine verwachsene Luftwurzel. Da war
meine Welt wieder in Ordnung...

GOLDIN NAN

2011

Berlin Work 15 Jan. 2011

Berlinische Galerie, Berlin

+ ich finde die Berlinsche Galerie innenarchitekto-
nisch einfach eine Katastrophe. Dieses verwinkelte
und verhuschelte Riaumchenineinadergeschacher ist kom-
plett ausstellungsunvorteilhaft.

Davon abgesehen macht es trotzdem Freude durch Gol-
dins Berliner-Portraits zu schlendern. Sie sind nicht
ganz so abgriindig wie gewohnt, eigentlich ganz
hiilbsch, farbig, frthlich, thematisch gruppiert,
regelmidssig auf gestrichene Winden gehdngt, soc wie’'s
ordentlicher nicht geht. Und aha, die hat tatsdehlich
in der Hornstrasse gewohnt. Diese Geschichten zu den
Fotos machen aber alles kaputt, die klingen immer so
nach Kiinstlerextravagant-verrucht-fertiges-Dramale-
ben. Da hab ich gleich keine Lust mehr hinzuschauen,
wihrend den Fotos ndmlich eher auch was Zdrtliches
und Liebevolles innewohnt und gerade diese Doppeldeu-
tigkeit doch anziehend ist.

0Ob die Goldin eigentlich so ne Art Rainald Goetz ist,
und ob das nicht auch fiirchterlich anstrengt, fiir das
soziale Umfeld oder so als Freund.



POLKE SIGMAR

Eine Hommage 28 Jan, 201
Akademie der Kiinste, Pariser Platz, Berlin

+ Raster iiber Raster. Und ganz schén viele Drucke,
deren Auswahl und Héngung sich mir nicht wirklich er-
schliessen. Aber der mittlere Raum mit der zehnteili-
gen Werkgruppe ,Wir Kleinbiirger! Zeitgenossen und
Zeitgenossinen 1974 — 1976 ist fantastisch und eine
helle Freude mittendrin stehen zu ktnnen. Da guck ich

i [his erst von weitem, raumhdlftenweise, dann Bild fiir
| Kunsit werk Bild, die sind eng gehdngt, das ist toll, da wird man
derWoche voll zugedréhnt, dann beim Dicht-daver-stehen, seh

ich erst die einzelnen Blidtter, wie sie meist unab-
hingig voneinander mit soner Farbtherapieschmiererei
grundiert wurden, dann hat Polke Schicht fiir Schicht
iiber die ganze Fliche weiter gearbeitet, einzelne Mo-
tive wieder abgebrochen oder unterteilt - wie verhal-
ten sich denn die jeweiligen Ebenen zueinander(?),
eher assoziativ(?), und sind die diversen Maltechni-
ken und Stile inhaltlich zu lesen(?), und iiberhaupt
ist mir seine thematische Werkgruppe inhaltlich
angenehm unnachvollziehbar. Man, ist das toll!

DUCEAMP MARCEL

Bell Haleine, Eau de Voilette, 1921 28 Jan. 201
Neue Nationalgalerie, Berlin

¥ Jbrg und ich haben uns kurz vor Mitternacht vor der ~T
Vitrine verabredet und fanden eine leere Nationalga-
lerie mit drei Aufpassern und einem glésernen Parfum-
flakon samt Schachtel vor und fiihlten uns wie im
Film. Und klar, die Veranstaltung ist natiirlich auch
ein Spektakel, in unserem Falle ein sehr stilles,
aber vielleicht ist gerade diese Art des zur Schau-
stellens dem Werk total angemessen, denn die Flasche
allein kann nicht wirklich eine Attraktion sein, die
gibt’s ja auch als Abbildung nicht schlechter zu
sehen, also wird hier mit der Aura und dem ganzen
Rezeptionsschwanz gearbeitet und so der Versuch
unternommen, Belle Haleine in einen passenden und
zeitgemdssen Ausstellungskontext zu stellen.

Unter dem Pseudonym Rose Sélavy hat sich Duchamp von
Man Ray in Frauenkleidern fotografieren lassen und
das Flacon-Etikett neu gestaltet, den Parfumnamen ,Un
air embaumé” (Duftende Luft) in ,Belle Haleine“
(schbner Atem) umbenannt. Toll-toll, und ja-ja, der
hat alles schon erledigt, der Marcel...

SNOW AGATHE

All Access World i 2 Febh 20M
Deutsche Guggenheim, Berlin - )
+ also, da gibt's bunte, grelle raumhohe Papierbah-
nencollagen an allen Wandfldchen herunter hangend, da
stehen mehrere quietschende Pop-Trash-Skulpturen im
Raum verteilt, und all dies ist von mittendrin aber
auch won einer Aussichtsplattform aus zu betrachten.
Frau Snow hat sé@mtliche Wahrzeichen und Monumente von
touristisch berithmten Stddten abgegrast und unter-
sucht, verwurschtet und verschnippselt. Es sind
Motive, Formen oder Silhouetten, die jeder bereits
millionenfach gesehen hat, ohne je dort gewesen zu
sein. Da stehe ich mitten in einem dreidimensionalen
Reiseprospekt und merke, mir ist tiberhaupt nicht
klar, was die nun an ihrer eigenen Ansammlung
interessiert und denke: ja wat denn nu mit das ganze
Geschnippsel und Gebastel? Oder geht mir das so, weil
ich keine Ahnung hab, was die sonst so macht? Kann ja
keinen Bezug zu friiheren Arbeiten herstellen, nicht
wirklich was herauslesen... Macht nix, ich nehms ein-
fach mit und ordne diesen Besuch in die mir-nichts-
dir-nichte-sSchublade ein.

]
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»,Man muss jetzt durchhalten®

/ Uber das Areal rund wm die HeidestrafSe

Gibt man bei Google Maps ,,Heidestraf3e, Berlin® ein, erscheint
ostlich der HeidestrafSe ein vom iiblichen Grau der Karte ab-
gesetzter dunkelgrauer Streifen, der an das Ufer des Spandau-
er Schiffahrtskanals grenzt. Da Google Maps den Nutzern
eine Legende vorenthilt (,Mensch Google Maps macht mal
ne Legende kann doch nid so schwer sein® — www.google.de/
support/forum —,Oder sind wir nur zu bld, sie zu finden?*),
kann man iiber die Farbgebung nur spekulieren. Dunkelgrau
gleich Pampa?

Durch das dunkelgrau gefirbte Gebiet ziehen sich mehrere
Gebiudestreifen: am siidlichen Ende das Landessozialgeriche,
daneben das Museum fiir Gegenwart im Hamburger Bahn-
hof. Dahinter die Lagerhallen des ehemaligen Container-
bahnhofs.

Nach Aufgabe des Bahnhofsbetriebs, der Eréffnung des
B-96-Tunnels 2003 und des nahe gelegenen Hauptbahnhofs
2006 wurde der Druck grofler, die brach liegenden Flichen
gedanklich einer neuen Nutzung zuzufithren. Ein stidte-
baulicher Wettbewerb wurde ausgelobt und ein Masterplan
erarbeitet. Der sicht ein Stadtquartier mit berlintypischer
Nutzungsstruktur vor: eine Mischung aus Arbeiten und
Wohnen, Einkaufen, Kultur und Freizeit. Einer der sechs
entworfenen Teilbereiche ist der Kunstcampus, gedacht als
Impulsgeber und besonderer identititsstiftender Faktor mit
internationaler Ausstrahlungskraft.

Die ersten Entwicklungshelfer fiir das geplante, 40 Hektar
umfassende Stadtgebiet waren 2006/2007 die Galerien Haunch
of Venison, Hamish Morrison (damals noch Spielhaus Mor-
rison) und fruehsorge — Galerie fiir Zeichnung, die sich an
der Heidestra$e zwischen Elektrohandel und Kfz-Werkstit-
ten ansiedelten.

Kristian Jarmuschek hatte inzwischen ein Auge auf die La-

/100/36 gerhalle hinter dem Hamburger Bahnhof geworfen. Gemein-

sam mit Friedrich Loock von der Wohnmaschine und dem
Sammler Harald Frisch wurde geplant, verhandelt und end-
lich auch ein Mietvertrag unterschrieben. Nachdem Pott Ar-
chitects der Halle am Wasser, finanziert vom Immobilienun-
ternehmen Vivico, dem Eigner der Grundstiicksfliche, eine
Textilhaut iibergestiilpt hatte, konnten die drei Galeristen
ihren neuen Palast beziehen. So fiihlte sich das Residieren in
den grofiziigigen Riumlichkeiten jedenfalls an, denn mit im
Paket waren neue Ausstellungsméglichkeiten, Inspiration fiir
die Kiinstler und das Eindruckmachen auf den einen oder
anderen Sammler.

Andersen S. Contemporary aus Kopenhagen, Arndt und
Partner und die indische Galerie BodhiBerlin iibernahmen
die weiteren Riume. Nach der Eroffnung am 2. Mai 2008
war in nahezu jeder Zeitung von dem neuen Kunstareal zu
lesen. Man zog Parallelen zu dem Galerienboom, der in den
1990er-Jahren rund um die Auguststraf3e seinen Anfang ge-
nommen hatte, von wo auch einige der Heidestrale-Galerien
herkamen.

Galerien auf Tuchfiihlung. Einmiitig scheint das Konzept fiir
die Galeristen aufzugehen, die sich bei den Eréffnungen um
zeitliche Koordination bemiihen und den gemeinsamen Fly-
er ,Kunst am Hamburger Bahnhof* herausgeben. Fiinfzehn
Kunstriume prisentieren sich in fuffliufiger Nihe, bequem
auch fiir das Vernissagenpublikum, das von einer Ausstel-
lung in die nichste fallen kann. Und, anders als in Mitte,
sind es keine zufillig vorbeischlendernden Touristen, die sich
neugierig unter die Menschentrauben mischen. (,Obwohl
man gegen die natiirlich auch niches hat...“). Es herrscht
eine Art Sommerfeststimmung, die viele zum Bleiben ein-
lidt. Und zwischendrin ist vielleicht ein Abstecher ins Rodeo
Ressort am Wasser drin, das trotz der Insolvenz des Rodeo
im Postfuhramet (,jetzt ist erst mal Schluss mit lustig”, www.



die Dependancen in London und New York zu investieren,
wo yauf einer Strafle mehr Sammler sitzen als in ganz Berlin®
(Rafael Jablonka, Galerie Jablonka). In der Hauptstadt gute
Geschiifte zu machen, ist ein zihes Unterfangen.

Da konnen die Besucherzahlen am Wochenende laut der
Galeristen vor Ort noch so erfreulich sein und ,,die Kolle-
gen in K6ln und anderswo vor Neid erblassen lassen“. Ob
potenzielle Kiufer darunter sind, steht auf einem anderen
Blatt. Wenn Friedrich Loock seine Rechnungen durchblit-
tert, kommen die Kiufer von iiberall her — manche davon
waren nicht einmal in seiner Galerie.

Natiirlich hingt die Zukunft der Heidestrafle auch davon
ab, welche Galerien folgen. Die derzeitige Marktlage sieht
wohl eher Biiro mit Ausstellungswand vor, als das Bezichen
von reprisentativen Raumen mit Hunderten von Quadrat-
metern. Fiir die drei Hauptmieter der Halle am Wasser wird
der Leerstand unterdessen teuer. Uber die Bewerber herrscht
rodeo-berlin.de/Club.html) mit Frithlingsbeginn wiederzu- ~ Stillschweigen, zumindest so lange, bis sich jemand zum Uber-
kommen verspricht, oder in das demnichst erdffnende Re-  weisen der Kaution auf das Mietkonto entschliefen kann.
staurant Bebe Rebozo neben Wendt + Friedmann. Fiir Nolan Judin scheint die Marktflautenbeschreibung we-
»Vergleichbar mit der Heidestraf3e ist allenfalls die Situation niger zuzutreffen. Juerg Judin, ehemaliger Geschiftsfiihrer
in Chelsea®, meint Helmut Schuster von der gleichnamigen  von Haunch of Venison, und David Nolan tauschen den Stand-
Galerie, ,East London ist zu weitldufig und zum Beispiel ort Heidestrafle im Juni 2011 gegen noch groflere Rium-
in Wynwood gibt es zwar auch etwa so Kunstorte auf en- lichkeiten in der Potsdamer Strafie ein, eine Druckhalle mit
gem Raum, Besucher kommen allerdings nur zu den ge- neun Meter hohen Decken auf dem ehemaligen Areal des

meinsamen Erdffnungen. Das Kunsthopping, das Besuchen Tagesspiegels.

mehrerer Galerien an einem Ort, findet in der Heidestrafle Zieht die Kunstkarawane weiter? Auch Arndt hat sich bereits
konsequent statt und macht den Standort auch aus.“ in der Potsdamer Strafle eingerichtet. Laut der Contempora-
Wihrend Schuster die ,extrem bodenstindige Atmosphire“ ry Arts Alliance Berlin entwickelt sich hier gerade ,ein fiir
lobt und sich freut, ,,dass es hier nichts gibt — nur Kunst; man  tot gehaltener Kiez zum Pflichtprogramm fiir Kunstinte-
kann hier nicht nett im Cafe sitzen und Shopping in der Edel-  ressierte. Mit neuen Galerien, einem Freien Museum und
boutique ist auch nicht méglich, triumen andere von einem  ein paar alten Bekannten wird ausgerechnet die Potsdamer
Kunstcampus nach Vorbild des Museumsquartiers Wien, das ~ Strafle zum Gegenpol der Galerienszene in der Heidestrafle®
nicht nur einen Kunst- und Schaffensraum, sondern vielfal-  (http://caa-berlin.org/caaz/category/academy_de).

tig genutzten Lebensraum darstellt. Gemeint ist auch eine Zwei, drei Jahre Potsdamer Strafle, dann Wiederbelebung
offenere Szene, die neben professionellen Galerien schaffende  der Auguststrafle mit dem geplanten ,Multiplexkunstkino®,
Kiinstler mit einbezieht, wie Tacita Dean und Thomas De-  der kiinftigen kommerziell-kulturellen Nutzung der chema-
mand, die bereits seit lingerem vor Ort arbeiten. Olafur Eli- ligen Midchenschule in der Auguststraf$e 11-13, fiir die der
asson ist inzwischen weiter zum Pfefferberg gezogen. Galerist Michael Fuchs im Dezember einen Mietvertrag fiir
»Dieser Standort wird international tonangebend werden®, zwanzig Jahre abgeschlossen hat. Danach wieder Heidestra-
zitierte die Berliner Zeitung vor der Eréffnung der Halleam 8¢ — das sind die Prognosen und Hoffnungen von Andreas
Wasser Kristian Jarmuschek. Inzwischen hat Claus Ander- Wendt. Wie sich die ,,dunkelgraue Pampa“ und das Kunst-
sen seine Galerie ebenso wieder abgezogen wie Amit Judge areal in den nichsten Jahren entwickeln werden, bleibt abzu-
Bodhi, ein Spekulant, der auch seine Standorte in Bombay, warten — wenn alte Gebiude wie das Tape oder Mitte Meer
Delhi, New York und Singapur schlieSen musste. Und durch  abgerissen werden, neue Gebaude hinzukommen und riesige
den Ausverkauf seiner Lagerware mal eben den gesamten in-  Freiflichen zu bespielen sind. Wenn das Thema Kunsthalle
dischen Kunstmarke ruinierte. Mitdem Weggang von Haunch  am nahe gelegenen Humboldthafen begraben wird und die
of Venison schliefSt sich ein weiteres Fenster zur internationa-  erste Shoppingmall a la Alexa aus dem Boden schiefit. ,Man
len Kunstwelt. Nach der letzten Ausstellung mit Yoko Ono muss jetzt durchhalten.” Christiane Weidemann
Ende 2010 spart man sich die Galerie in Berlin, um lieber in
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Stereo Total

/ Gong Show bei Micky Schubert, Bell Show bei Liittgenmeijer

Die Frage, die mich lange beschiftigte, ist, wie aus der Hand
eines einzigen Kurators derart grundverschiedene Ausstel-
lungen gelingen konnten. Er hat natiirlich zwei Hande. Si-
cher — sie ergdnzen sich thematisch, die ,Gong Show® in der
Micky Schubert Galerie und die ,,Bell Show* in der Galerie
Littgenmeijer.
Bereits Friedrich Schiller hat innerhalb des deutschsprachi-
gen gutbiirgerlichen Bildungskanons mit dem , Lied von der
Glocke dem Herstellungsprozess des Glockengusses und
der darin gespiegelten menschlichen Schicksalhaftigkeit ein
Denkmal gesetzt. Global und kulturgeschichtlich ist mit dem
Klang von Glocken oder cines Gongs meist ein zeremoni-
eller Hinweis verbunden. Er erinnert an besondere Uhrzeiten,
alarmiert, mahnt, gedenkt. Selbst eine eigene Wissenschaft,
die Kampanologie, befasst sich neben der technischen Ebene
der Herstellung und Akustik auch mit kunsthistorischen und
kulturwissenschaftlichen Aspekten von Glocken.
Eine von vielen wichtigen Inspirationsquellen des belgischen
Kurators Dieter Roelstraete jedoch ist der Film ,Andrej
Rublev (1966) von Andrej Tarkovskis. Darin markiert die
Szene des Glockengusses einen Wendepunkt. Sie steht fiir
die Umsetzung von Visionen, die dabei frei gesetzten tiber-
menschlichen Michte im Entschluss zur kiinstlerischen
Schaffenskraft sowie die Zerbrechlichkeit, an dem scheinbar
Unméglichen vielleicht doch scheitern zu miissen. Doch zu
den Ausstellungen selbst.
Die Kiinstler der ,Gong Show®: Pierre Bismuth, Marco
Bruzzone, Karl Holmqvist, Annika Larsson, Mark Soo, Zin
Taylor und Wolfgang Tillmans, scheinen sich auf investigativ
kiinstlerische Recherchereise begeben zu haben.
Der Raum ist lautmalerisch eingenommen von der Video-
installation Pierre Bismuths (,A Brief Historical Survey of
8 Continuity in the J. Arthur Rank Organization®, 2011), in

der sich die Eréffnungssequenz der Filme der ,,Arthur Rank
Productions” offenbart. Das Charakteristikum im Vorspann
ihrer Filme ist stets der sogenannte ,Gongman®, dargestellt
von Kenneth Richmond, einem Schwergewichtsathleten,
der in den 1950ern als Symbol des Unternehmens sicher der
meist gesehene Schauspieler war, ohne je zu eigenem Ruhm
gekommen zu sein. Der Kiinstler Bismuth hat auf vier Bild-
schirmen eine Art Simultaneitit erzeugt, in der er die einzel-
nen Phasen: der Gong alleine, der Auftritt des Gongmans,
der Schlag und die Einblendung der Produktionsfirma, auf
vier Bildschirmen ablaufen lisst. Der Klang fiillt, wie gesagt,
bereits den Raum, noch bevor die Vier-Kanal-Installation in
den hinteren Bereichen des Galerieraums zu sehen ist. Auch
seien die Papierarbeiten von Annika Larsson erwihnt (,Owl
Saying Gong, Adorno Saying Gong, Stork Saying Gong",
2011, ,,Piece for Two Gongs (Score)“, 2010), die zu ganz redu-
zierten Strichen zusammenfassen, dass ein Gongschlag zwar
ein neues Thema einldutet, dass dabei aber, wie bei jedem
Neuanfang, ein vielschichtiges Spektrum an Entwicklungs-
méglichkeiten noch bevor steht. Sucht der Ausstellungsbe-
sucher nach einer Fotoarbeit, weil Wolfgang Tillmans mit
ausstellt, sucht er vergeblich, wie der Alchimist seine Gold-
formel. Nachtriglich gefille mir die verspielte Ebene der
Ausstellung. Doch vor Ort erdriickte mich férmlich das
Versteckte, das Winken des Wissenden herab zu mir, einer
unwissenden Besucherin, die in der Hinter- und Untergriin-
digkeit der Exponate zunichst sehr verloren war.

Anders nebenan in der Galerie Liittgenmeijer. Stand ich eben
noch vor den eisernen Toren Micky Schuberts, so bin ich
diesmal vor einer glisernen Schiebetiir, durch die ich bereits
einen Eindruck von dem bekomme, was mich drinnen er-
warten kdnnte. Beide Male betitige ich eine Klingel, um
Einlass zu bekommen und freue mich insgeheim sehr iiber



dieses Detail. Hier hat Dieter Roelstraete mit den Textar-

beiten von Karl Holmqvist eine poetische Schnittstelle bei-
der Shows geschaffen, die in der ,Bell Show" mit Carsten
Haller, Lothar Hempel, Hadley + Maxwell, Jason Dodge und
Ruth Ewan zwar ebenso verspielt, dafiir aber unmittelbarer,
direkter ausgerichtet scheint. Und driickten mir eben noch
virtuelle Informationswolken aufs Gemiit, so verzichen sie
sich hier. Meine Wahrnehmung kann sich ganz emotional
der Ausstellungssituation 8ffnen. Und die erste Emotion ist
tatsichlich: Angst. Keine Jahrmarktspanik, keine Geftihle auf
Daily-Soap-Niveau. Zwischen Boden und Decke steht die
Arbeitvon Carsten Héller, ,, Vertigo-Glocken® von 1997. Ein
schwerer Stahlpfeiler, von dem kreuzformig an einer hori-
zontalen Stange zwei fein gegossene Glocken hingen. Ein
Motor dreht den Pfeiler, so dass enorme Zentrifugalkrifte
aus zwei kindskopfgroffen baumelnden Glocken im Ruhezu-
stand eine rasende zirkulierende Scheibe machen. Instindige
Hoflnung, dass die Konstruktion diesen Kriften standhilt.
Ein externer Kloppel — parallel zum Stahlpfeiler — beriihrt
sie zu Beginn und zum Ende der Rotation an einer einzigen
Position, um ihnen ihren Klang zu entlocken. Der erste laute
Ton iiberrascht, 16st alle Hemmungen, das Rotationsspekta-
kel in gefasster Contenance durchstehen zu kénnen. Doch
um so grofler ist die Freude tiber die Schénheit des Klanges
bei der zweiten Berithrung, die das Ende der Rotation ein-
ldutet. Die eigentlich sensationelle Information, dass diese
Arbeit nach ihrer ersten Ausstellung in einem Kunstraum in
Eckernf6rde 1997 im dortigen Lager fiir 14 Jahre verschwand
und fast in Vergessenheit geraten wire, kommt dabei fast
einer Nebensichlichkeit gleich. Wie eine Randerscheinung
scheint zunichst auch eine Arbeit des Kiinstlerduos Hadley
+ Maxwell mit dem Titel ,, The Step When I Forget What I
Thought My Calling Was“, 2011. Eine ausgestopfte Spiel-

zeugkatze, liegt neben einer kleinen Glocke, die aus ihr raus
operiert wurde. Die darin spiirbare Fliichtigkeit von Bewusst-
heit, auch von organischer Kérperlichkeit, von Lebendigkeit
geht zwar anders, aber auch, von der Arbeit Lothar Hempels
aus: Ein tiberlebensgrofler C-Print eines T4nzers im Sprung,
umrahmt von Draht, an dem zwei kleine Gléckchen hingen
— ,Plakat (Spartacus)“, 2011. Tief in die Kulturgeschichte von
Glocken und in die eigene Werkgeschichte taucht die dreitei-
lige Arbeit Ruth Ewans ein (,Post Anti-Bell Study II (Rosie),
2011). Auf jedem der drei Teile eines Vintage-Posters stehen
die Worter Vanity, Utility, Egality — in Anlehnung an die
wihrend der Franzdsischen Revolution zur Kanonenkugel
verschmolzenen Glocke der Kathedrale von Rouen. Auf dem
Weg hinaus kann im Augenwinkel mit etwas Aufmerksam-
keit eine Unebenheit der Wand erkannt werden: Zwar ist sie
gleichmifig weil$ gestrichen, doch scheint sie an einer Stelle
neu verspachtelt zu sein. Diese Stelle hat Jason Dodge ge-
wihlt, um einem Bauopfer gleich, eine Glocke einzumauern,
,Bell In A Wall“, 2011.

Noch bis 16. 04. 2011 sind beide Ausstellungen zu sehen. Ge-
geniiber der Galerieriume befindet sich ein gemeinsam ge-
nutzter Glaskasten, genannt Projektraum , Taut and Tame*,
in dem iiber den Ausstellungszeitraum Performances sowie
auch ein Glockenkonzert stattfinden sollen. Ein guter Anlass,
vielleicht noch vor dem Gallery Weekend durch das Hansa-
Wayra Schiibel
» The Gong Show* Pierre Bismuth, Marco Bruzzone, Karl
Holmquvist, Annika Larsson, Mark Soo, Zin Taylor, Wolfgang
Tillmans, Galerie Micky Schubert, Bariningallee 2—4, 10557
Berlin, 26.2.— 23.4.2011

» Ihe Bell Show Jason Dodge, Ruth Ewan, Lothar Hem-

pel, Carsten Holler, Karl Holmquist, Hadley + Maxwell,
Bartmingallee 2—4, 10557 Berlin, 25.2.— 16.4.2011

viertel zu schlendern.
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ARNO SCHMIDT ™

<
s

Aber Fliegen

/ Arno Schmidt in der Galerie Parterre

In meinem Biicher-Regal steht -.- nein lehnt -.- eine einzige
dieser angegrauten Schallplatten > eines dieser wieder mo-
dischen Dreiunddreiffigumdrehungenprominuteprodukee
und verdeckt da nen Teil der nun schon verblassenden Bii-
cherriicken mit den AutorenAnfangsbuchstaben ,,S“ (eben:
Schickele, Scott, Scholochow, Schneider <ja der Rolf>, Schle-
singer, Schreiter, Seyppel, Schnitzler & Schmidt) — alles soo
8ziger-jahreerwerbungen. Der olle Schiller steht woanders
— sss der geneigte Leser merkt — : ’iss nich mein einzigstes
Biicher-Regal.

Diese Platte — je nun — hat mir vor nicht allzu langer Zeit
meine Liebste (!) geschenkt, obwohl wir ja gar kein, nix kein
Abspieljerit haben (der Flohhhmarkt bietet unsichres zeugs
/ der Weltmarkt : auf alt getunte $Ware aus Fernost). Wir be-
sitzen noch mehr dieser alten schwarzen Rundlinge — dieser
Einschub muf jetzt sein : der Altbesitz ist Gemeinsambe-
sitz = die obben genannte unn spiter niher zu besprechende
Schallplatte gehort nur mir — diese Alten nun liegen versargt
(nee, nee — ho, ho — och wieder falsch::: sie stehen = wie
schnell doch die Sargformulierung cinen <Zweien/Vielen
22> das Liegen suggeriert (hach ssoll ja auch Vélker geben,
die ihre Toten senkrecht/hi,hi hochkant bestatten)) hinter
mausgrauen Tiren innem Schrank. Eeh manneh, der Sarg
ldsst mich nu nich los : Flohhhmarkt kucken : Schneewitt-
chensarg von Braun !!! — ach da gehen mir widder mal die
Assoziationspferdchen durch > hatten die Zwerge eigentlich
Pferde ? gloob nich — aber bei Arno Schmidt hat der Held :
Sex mit Zentauren > tolle Vorstellung !1122?

Ich komm mal wieder auf diese eine Platte zu sprechen — iss
doch okay, oder ?

Diese feinen Tonkunsterzeuchnisse haben ja nun oft ex-
zellente Hiillen/Cover/Futterale unn ich weef8 nich: -gibts

/10043 det Malewitsch-Quadrat da schon > sicher! Auf meiner (hat

jeder die sorgsam geordneten Besitzverhiltnisse noch im
Kopp?) Plattenhiille steht in Schwarz-Weif§er-mit-Rotem-
Kleinkram-ScherenschnittOptik nn diirrer Mann rechts,
mit weit gedffnetem Mund, aus dem, so scheint’s, rote (hier
hamwer die eenzije Farbe) Papierflieger (drei Stiick) ent-
fleuchen (warum fillt mir jetzt keen besstes Wort ein ...?).
Eener dieser Flieger verldsst grade den Mund, eener fillt zu
Boden, aber EINER trifft auf nen Denkmalskopf und stof3¢
den um > den Kopf. Aus der Scherenschnittkopflisiogno-
mie lasst sich kein Kopfbesitzer deuten — einzig die Massige
Nase ist uffillig - (Die Platte ist - das wollte ich eigentlich
erst spiter hineinfabulieren - aus den spiten ddr-jahren > da
warn die Kimpfe mit dem Kulturfunktionir Becher passé
— also die Assoziation GrofSe Nase-Johannes iss nix wert).
ABER FLIEGEN heifSt die Platte, in die Welt geworfen von #
Arno Schmidt & Band #. Nu hat mir meine Liebste (!) eine
Freude machen wolln (und das will sie eigentlich immer! =
And a gift will always make me smile) und geglaubt, s hitte
was mit einem meiner literarischen Grof-Lieblinge zu tun >
DEM ARNO SCHMIDT !!!

Nun sist egal mit den beiden Arnos: ins geschenkte Gaul-
Maul geschaut > wow !I! : gestaltet also auch gescheren-
schnittet ist die Plattenhiille von Manfred Bofinger, der hat’s
mit bieder-frechen Karikaturen zu grofler Beliebtheit und
zum Kunstpreis der DDR gebracht, die Texte des Aber-Flie-
gen-Arno-Schmidts sind von Ed Stuhler ersponnen, der hat
ooch die Honeckers gebiografiert (ach hertje >: die Margot
un der Biermannwolf), musikalisch friemelts oldschoolBar-
den-unlike egitarrisch, die Fotos sind vom grof§-un-artigen
Harald Hauswald (der * by the way * n guter Freund von
Peter Wawerzinek iss — jaja der Bachmannpreisrabenliebe-
wawerzinek) und aufgenommen ist die Platte im Jugendklub
»Konrad Wolf* in Hoyerswerda (Hoywoy > dir sind wir treu
--- da ham wer ooch den Baggerfahrer G.G.) > Was fiirn Pa-
norama, was fiirn Kleinod hab ich mit der Platte !I!!

Ne richtige win-win-situation — nur kennt keener die Platte
= die myspacekwote (jaja : die gibt’s) kann jedermann/frau
selber googeln.

Wenn nu das betliner kabinett, die galerie parterre und die
arno schmidr stiftung (die echte aus Bargfeld) jemeinsam
eine Kunstausstellung um Arno Schmidt organisieren, so iss
das? : ja richtig — potzblitz > ne win-win-win-situation ! Aber
isse gut — die Ausstellung ? funktioniert se ? Ich will all die
schénen Teilnehmersnamen gar nich nennen, det jute Be-
gleitprogramm; ne Menge guter Kunst gibt’s zu sehen, hach
welche Miithe ham se sich gegeben — nee ehrlich jetze !!! ---
The artists all mit mehr oder weniger eng durchlittner hom-
mage an Schmidt -.- Standbein — Spielbein — und so schrieb
sich auch dieser Neumondtext.

at midnight or high noon — punkt zwdlwe : Im Schidel
brummt der Galauer voller gallig-gurrender G : gut gemeint
ist das gegenteil von gut. Volkmar Hilbig
Arno Schmidt ,, Und was heifst schon New York?

GrofSstadt ist GrofSstads; ich war of genug in Hannover.
Galerie Parterre, Danziger StrafSe 101, 10405 Berlin
19.01.—20.03. 2011



»Mein kleiner griiner Kaktus®

/ Max Raabe und Anton Henning

Wenn Chansonnier Max Raabe in der Fernsehwerbung zu
seinem neuen und neben der obligatorisch um Multimedia-
Schnickschnack aufgepeppten cp immerhin auch, minus
Schickschnack, auf echtem Vinyl erhiltlichen Longplayer
»Kiissen kann man nichtalleine® in der ihm eigenen, sozusa-
gen bis aufs Messer prononcierten Diktion von ,,Popzauber*
spricht — ich gebe zu, das jagt mir jedes Mal eine Gansehaut
iiber den Riicken — doppel-p, kurz-o, doppel-p, abgerun-
det von einem geradezu delirids gesduselten ,dsauberr.“ So
grausam deutsch kann Deutsch sein und so unglaublich ge-
genwartsvergessen Gegenwart. Wenn ich den Raabe dann
ab und an festgekeilt in die tiirndchste Samtkoje im schonen
Restaurant Diener, auch unter dem Namen Tattersall geldu-
fig, sehe, dann hasse ich mich beinahe fiir jene Seite in mir,
die mir besagtes Diener lieber sein lisst als jedes Kreuzkéll-
ner Jungspundetablissement — auch wenn der Sentiment-
faktor da wie dort in etwa gleich unertriglich ist; im Diener
allerdings von einer diesem Problem gegeniiber wenigstens
statistisch addquateren Menge von ilteren Menschen mit-
produziert wird. Am Sentiment, das sollte einem in Berlin
Ansissigen freilich klar sein, muss ziemlich gezielt herum-
operiert werden. Das Sentimentale und die Hauptstadt, das
mixt nicht erst seit gestern mehr als nur gut — was uns, die
wir von der Welt noch besseres erwarten, als sie derzeit poli-
tisch und — ich muss es aussprechen — 6konomisch zu bieten
hat bei aller Duldsamkeit unserem inneren Schweinehund
gegeniiber unbedingt bewusst bleiben muss. Sentiment, das
ist, was es zu jedem Schultheissbier gratis obendrein gibt. Das
ist, was immer noch in der Luft liegt in dieser Stadt — selbst,
wenn der letzte Hausbesetzer gentrifiziert ist und noch der
diinnste Braunkohlehauch das Flair von Latte Macchiato
angenommen hat.

Dieses patentierte Berliner Sentiment, das die westdeutschen

Ale-Wehrfliichtlinge mit den qua Stipendien hoch geposhten
Kreativaussteigern, die Wendeverlierer mit den Neokonserva-
tiven on a budget auf der Suche nach ein bisserl Biirgerlichkeit
vereint, ich ertappe mich immer wieder dabei, ein bisschen
wie die Katze auf Baldrian drauf abzufahren. Sentiment
macht, wie Baldrian, miide. Miide, wie Raabes Vor-wihrend-
und-nachkriegsdeutsch. Miide wie diese, ach, heiteren, poin-
tierten, und schuldlosen Couplets mit ihrem altersschwachen
Popzauber fiir was weif3 ich fiir eine Generation.

Worauf ich allerdings hinaus will, ist nicht, dass diese von
Schwester Humpe gefillig mitverantwortete Volksunterhal-
tung duf8erst furchtbar, in Musik genauso wie in Text und Ge-
stus geradezu oberredundante Scheif3e ist. Irgendwie versteht
sich das dann doch noch von selbst. Ich will darauf hinaus,
dass es extrem viele Kunst gibt, die mit identischen Mustern
verfihrt bzw. geradezu galerieweise auf die Markeplitze und
ins Publikum hinausposaunt wird — und, was bei Max Raabe
vollkommen klar ist, ist bei der Kunst so klar eben nicht.
Nach der Suada hitten Sie véllig recht, wenn Sie sagen wiir-
den: Und jetzt aber noch auf den Anton Henning einzuhauen
bei seiner gefiihlt viertausenddreiundsechzigsten Ausstellung,
natiirlich wieder bei dem bekannten Neocon-Verklapper
Arndt, so derart einfach braucht er sich’s nicht zu machen.
Dass das nicht erst seit Jahr und Tag der schlechterdings aller-
furchtbarste, allerredundanteste Kunstfolklorekitsch fiir den
Neu-Berliner Biirgerdarsteller ist, das wissen wir selber.
Worauf ich entgegnen miisste, dass Raabe, Henning, Arndt
und Konsorten allerdings héchstwahrscheinlich wissen, was
sie anrichten. Was ich fiir unsere Youngsters aber nicht ohne
weiteres unterschreiben wiirde. Die etwa fiir den Preis der
Nationalgalerie fiir Junge Kunst nominierte Kitty Kraus er-
offnet erst Ende April; und wie es der Teufel so will, bei Neu.
Zauberei?

Hans-Jiirgen Hafner /100/, 41



J €raig Scanlon

Im Bann des falschen Zauberers

/ Merlin Carpenter bei MD 72

Wir spielen Karten mit Merlin, mit seinen Karten, einem
Gadget zur Einzelausstellung ,,Heroes“ bei MD 72. Mau-Mau?
Nein, wir spielen Krieg. Wer die hohere Zahl legt, bekommt
beide Karten. Dann Schafkopf, Poker. Eiskalte Kalkulation
ist hier die Basis, nicht scharfsinniges Kombinieren. Wir wis-
sen, nur einer wird das Spiel gewinnen. s2er Blatt, 2 Joker.
Der Hofnarr und Held fiir einen Tag — hier ist es odd-eyed
David Bowie. Sein Song ,,Heroes* (1977) lief auch wihrend
der Performance Carpenters am Rosa-Luxemburg-Denkmal
im Tiergarten. Ach ja, Rosa Luxemburg..., die ist ebenso im
Spiel. Und mit ihr war es ihr Text ,,Die proletarische Frau®
(1914). Er kam vom Band wihrend der Performance, die so
zur Lesung wurde.

*
,1 am the giggling nobgoblin, with one eye brown, one eye
blue®, schreibt Merlin Carpenter in seinem schalkhaft ul-
kigen Ritselgedicht, in dem in der Ausstellung und online
bereitstehenden Pressetext. Der kichernde Kobold der bes-
seren Leute mit Iris-Heterochromie? ,I'm a laughing gnome
and you can’t catch me.“ (David Bowie, 1967)

*
Mit dieser Frage fingt alles an: ,wro am 12“. Charles Man-
son, Jolyon, der Zimmermann, Sohn, der fette Loser, der
Mann ohne Gurke? Wer ist diese Person? Nestbeschmutzer?
LAn utter swine“? ,PiG“ (Susan Atkins, 08. Aug. 1968)? Ich
totete und beschrieb Bilder mit Blut.

*
»You're only as weird as the person you feel, or the banana you
peel. Or both.“ (Merlin Carpenter, ebd.): Eine Readymade-
Personlichkeit, eine Style-Identitit, auf die alles projizierbar
ist und die alles projiziert. Ein aufgeladener Fetisch. Erzen-

gel, glamourdser Satan, Luke Skywalker... Als Hiob teilte

/100/4 5 €I Uns bereits 2008 mit: ...t is our group [...] on an axis

Berlin-London-York, the gallery blocks Reena Spaulings/Greene
Nafiali and Nagel/Buchholz, and the complementary inflight
magazines Artforum and Texte zur Kunst that this new power
system is delineated. We are the Clement Greenbergs of our own
meta-management operations, our secret polz’tz’m/ groupings
become sinister and paranoid strategy planning meetings ro ex-
clude anyone younger than ourselves. (Merlin Carpenter: ,, The
Tail that Wags the Dog*, 2008, http://www.merlincarpenter.
com/tail.htm)

*
Die mythische Existenz und das Powersystem speisen ih-
ren Glamour aus der Unzuginglichkeit. Ganz nach dem
Motto: Kryptisierung gegen Banalisierung. Die Angst gilt
dabei wohl weniger der enthiillenden und erhellenden Ent-
schliisselung, als der Leichenfledderei, der Auspliinderung
auf dem Schlachtfeld. Kannibalismus — Zombies brauchen
Frischfleisch.

*
Fast illustrativ scheint sich der Kiinstler bei MD 72 an dieses
Ritselspiel-Prinzip zu halten. In assoziativer Manier, die Geni-
alitdt behauptet, wirft er das Kartenspiel, auf dem die Portrits
der Helden gedruckt sind, und den inhaltlich korrespondie-
renden Gedichttext in die Runde. Pro Strophe ein Hero.

*
Ein virtuoses Spiel mit oberflichlichen Referenzen entspinnt
sich. Ein ,Must“ oder einfach Mist? Frauen, die als Mann
auftreten (George Sand), der schwarze Schwermetaller (Ka-
ton W. de Pena), Randy Newman und die zu kleine Kate
Moss, Fat Loser (Craig Scanlon), Widerstandskimpfer (Au-
guste Blanqui), glamourds gescheitert? Stefano Pilati mag
ausnahmsweise auch Frauen in Minnerklamotten, Paul
Drapers Ruhm steigt auf wie eine dem zerplatzenden Un-
tergang geweihte Seifenblase, die Kriegerin Boadicea verlor



die Schlacht. ra1L ForeveR. Figuren, die sich einsetzen, die
durch Verweigerung Kraft evozieren. Ja — das Leben einsetzen
— dieses Spiel hiefe Risiko, wiren die Helden nicht zwischen
deutsche Anfiihrungszeichen gesetzt (,Heroes®).

*
Am Ende der Performance am Rosa-Luxemburg-Denkmal:
Helden im Kanal versenke, nur unser Matador macht wei-
ter und lddt in die Beletage der oben genannten, angesagten
Kunstinstitution: Glamour und Kunst, das alte Paar. Der
lange Flur wird zum Laufsteg, zur Bithne — man dringt sich,
wird Statist neben bezahltem Fake-Sicherheitspersonal. “Tra-
ditional sites of display such as galleries and kunsthalles are
treated as sites of primary production — theatrical stages with
players, props, and gestures wherein rehearsal begins only
once the curtain has risen.” (Caroline Busta in: Artforum,
Dezember 2007, iiber Carpenter und seine Ausstellung bei
Reena Spaulings ).
Die echten Olbilder, die ausgewihlten Journalisten in der
ersten Presseankiindigung und darauthin auch in der Bz ver-
sprochen wurden, sind fiir die Besucher der Eréffnung nicht
zu sehen. Angeblich hingen sie weggeschlossen hinter den
drei bewachten Tiiren, dort, wo sonst die Ausstellungen sind.
Auf Anschligen an den Tiiren steht: ,Eintritt € 5,000 [sic].
Im Biiro gibt es ein Kreditkartenlesegerit.

*
Abspeisung? Spott? Ottonormalverbraucher sehen die Bilder
nur iiber Werbematerial. Und das gilt biszum Ende der Schau.
Allein die zahlungsfihigen Kunden bekommen die Originale
zu Gesicht, sogar in persénlicher Begleitung Carpenters. Die
5.000,00 Euro werden bei Nichtgefallen nicht zuriickgezahl,
funktionieren also als Anzahlung. Angeheizter Liebesreflex
generiert Kauflust. Auf ordinirste und zynische Weise wird
uns dieser Wertschopfungsritus vorgefiihre. ,Pantomime der
Unméglichkeit von Protest, nannte Mike Sperlinger diese
Art der Inszenierung treffend in seinem Text ,,Holy Terror®
iiber Carpenters Ausstellung ,, The Opening" in London (si-
ehe: Texte zur Kunst, Heft 74, Juni 2009).

*
Und war denn jemand jetzt schon drin? Alles, was wir wis-
sen, sind Geriichte: EUR 20.000,00 Verkaufspreis pro Bild;
die Motive der Olbilder stimmen mit denen der Spielkarten
iiberein. Ist MD 72 jetzt also doch eine Galerie? Virtuoses
Turnen am Geriichtegeriist. Clapping Hands.

*
Zynisch oder Ausweg?
Aber war da nicht noch was, Herr Carpenter? [Psychoanlaysis]
is not about uncovering key events and thereby understanding
yourself in order to perform better. Its contribution is to speak
what is currently actively repressed in order to inaugurate a
struggle, through a specific transference with the analyst. And
not make you happy, prepare you for work or make you better.
The result would be a non-result, a non-market discourse. Not
transparency of content, but system transparency? Not networks
bur whar I tentatively would call “affinity networks”, against
co-opred collectives or friendships. How to speak the unwritten:
Shatter discourse in order to bring forth speech” (Lacan).
(Merlin Carpenter: “The Tail that Wags the Dog”, 2008,
hetp://www.merlincarpenter.com/tail. htm)

*

Hier wackelt nicht der Schwanz mit dem Hund, hier beifst
sich der Hund in den Schwanz. ,,Aflinity networks®, verstan-
den als auf Anziehung und Wesensverwandschaft basierende
Beziehungen, und ,co-opted collectives or friendships® als
strategische Allianzen, sind und bleiben ununterscheidbar.
Was da eben noch fiir unsere Ohren euphorisch und wie eine
reale Alternative klang, verliert sich in der Praxis. Denn der
Diskurs auf dem Markt ist die Sprache der Strategen, und die
sind auch in ,echten® Freundschaften omniprisent. Es bleibt
also die Frage nach demjenigen, der den Diskurs zerstoren
kann. Als einziger Autor bleibt Merlin, der den Trumpf nie
aus der Hand gegeben hat. Er ist der Gewinner. Als kithner
Ikarus ist er auf dem Weg zur Sonne.
*

“Some conspirators dance closer than others.” (Julian Assange
in: “State and Terrorist Conspiracies”, 2006)

Barbara Buchmaier und Christine Woditschka

Merlin Carpenter ,, Heroes, MD 72, Mehringdamm 72,
13.2.—26. 03. 2011
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VANITY FAIRYTALES

/,,[c/y bin {(ein)} (K-){(-unst)}- ein Star, holt mich hier raus!/“

Unser aller Freund, Samuel — oder, wie wir, als seine Freunde,
ihn nennen diirfen — ,,Sam* Keller, tat sich bislang nicht gera-
de als Connaisseur derber Spif3e hervor. Das ist nun anders,
warum jedoch weif§ keiner — aber, und zum Gliick, ist das
ja auch egal. Ich nehme an, er hat auf einen ganz fuchsigen
und derbe nachgefragten Berater gehort; wie andere Leu-
te mit den Ohren sammeln, Kunst oder alte Spider-Man-
Comics zum Beispiel, geht es hier um "nen gleifenden Stern
am Coolnessfirmament. Aber, das ist ja alles nur nichts als
Speculation.

Also zuriick zu Thema und Sache, und dieses Mal etwas iiber
den Teller-, ih, Stadtrand von Berlin hinaus. So begab es sich,
dass Samuel ,,Sam* Keller grof§ einlud, und zwar ins Tropical
Islands. Ehrlich wahr, in diesen Inbegriff von Feistigkeit, von
gebiudegewordenem Groflindustriellenwunschtraum, in die-
sen Miinchhausen von einem Hangar, aber eben echt, wie ein
Unikat, ohne Signatur, dafiir mit Grundstein.

Kollege Keller lud ein zum Spekrtakel, zum Dschungelcamp
der Kunstszene und deren Stars und Sternchen. So muss-
ten sich, ganz nach privatwirtschaftlichmedialsendendem
Vorbild diese KuratorInnen, GaleristInnen, KritikerInnen,
SammlerInnen und, hey, KiinstlerInnen dort fiir 48 Stun-
den einsperren und eklig behandeln lassen, wihrend Florian
Mayer Eichen (be-)stindig den Sonnenauf- und wieder -un-
tergang photographisch festzuhalten bemiiht war. Natiirlich
analog. Natiirlich.

Die wahren Highlights sind schnell erzihlt: Klaus Biesen-
bach musste die ganze Zeit eine riesen Brille authaben, in
die Videos von Katharina Sieverding projiziert wurden, mit
den Hinden abwechselnd Leinwinde fiir Albert Oehlen und
Julian Schnabel grundieren und schleifen, die er beide eigent-
lich gar nicht leiden kann — nur als Kiinstler, versteht sich

/100/4 4 = und hernach Steinplatten fiir den Cragg Tony abziehen.

Mit den Fiifen riihrte er, um nicht zu schnell zu ermatten,
in den Pausen Farben aus Pigmenten aus dem Piemont. Fiir
wen, das wurde ihm fieser Weise nicht verraten. Obrist H.U.
musste im Dunst zweier Fritteusen ackern, die das ganze reale
Eckelzeug produzierten, das bei so was dazugehort, Spinnen
im Speckmantel, Kakerlaken im Bierteig, Hammelhoden am
Erdbeerschaum und so weiter. Dennoch wurde er danach
verdonnert, unangefochten stinkend, Champagner an all die
Zuschauer zu verteilen. Giti Nourbakhsch, Mehdi Chouakri
und Gerd Harry ,,Judy“ (Ohoh, die Sache mit den Freunden!)
Lybke durften die gar bosen Vertreter der Galeristenfront
mit Stromschldgen, Schiissen aus der Matscheschleimkanone
und den Fischkadaverschwallduschen traktieren und drang-
salieren, erfuhren dann jedoch, im Gegenzug, nie, warum
sie ,,dieses Mal“ nicht bei der Art Basel mitspielen diirfen.
So mdochte keiner der AufSenvorstehenden in einer dieser
Hiute stecken. Clever gemacht, Herr Keller. In einem noch
verruchteren Teil der Halle ringen eingeolt Holger Liebs
mit Niklas Maak, Swantje Karich mit Laura Weif$miiller
und Michael Kimmelman mit dem Nachwuchstalent Antje
Stahl. Wer auch immer als Erste(r) zu Boden geht, wiirde
und wird mit Hiihner-, Enten-, Strauflen-, Gockel- und/
oder Pfauenfedern bestreut werden. Noch nie, schwirmt das
Publikum, das hochverehrte, sah man derlei viele Kritike-
rInnen auf einem Haufen — und das im wahrsten méglichen
Wortsinne, und keiner wollte der, respektive die, Erste sein.
Ein Wahnsinnsbriiller!

Schwergewichtig geht es weiter in der Sammlerecke. IThre
konigliche Hoheit, Francesca von Habsburg und so weiter,
sowie Thre Durchlaucht, die Fiirstin Gloria von Thurn und
Taxis spielen Memory; europiischer — um die Sache machbar
zu halten — Hochadel des 17. Jahrhunderts und Kunststars
des 20. Easy eigentlich. Nur bléd, dass die Karten auf einem
Teich schwammen, in dem das selbe gelbe Piranhas taten.
Die Adelsdamen haben daher Kettenhandschuhe angehabr,
und alle diejenigen, welche sich an selbiges herantrauten ganz
nah, berichteten, dass das wohl auch besser oder gut so war.
Schiedsgericht der Party war Patrizia Sandretto Re Rebau-
dengo.

Last, but not least — und wie immer ein Schelm, der sich das
Bose herbei dabei denkt — die KiinstlerInnen. Die miissen
dafiir auch gar nix machen. Nur dasitzen, 48 Stunden, oder
zwei Tage und die Nichte, was als schlimmste und schreck-
lichste Priifung, wie die Eingeweihten und alten Hasen dazu
sagen, gilt. Nur dahocken und begafft werden, schlimmer als
im Zoo. Nur zum kacken und/oder pissen aufstehen.

Der ecigentliche Sieger der Partie jedoch ist Marc Spiegler,
der ein richtiges Vermégen drauflen am Parkplatz an den
Reisebussen verdient. Er vertickt dort nimlich T-Shirts mit

dem Aufdruck ,Spielen wir's nochmal, Sam!“.
Elke Bohn



Einer von hundert

/ Tagebuch aus dem Berliner Winter

7. Januar, Galerie Christian Nagel

Liuft man am Erdffnungsabend der Ausstellung ,die gesinge
des gedirms. moral & malerei 1“ von Dominik Sittig auf
die Galerie zu, leuchten die Galeriefenster greller als sonst.
Das Kalkweif§ der Wande blendet heute regelrecht, der Bo-
denbelag ist kiihler als in vergangenen Ausstellungen. Die
Bilder erzeugen eine Uberblendung des Raums. Aus ihrem
Dunkel tont ein leiser Singsang, der sich durch das Neon-
licht hindurch in meine Richtung schiebt. Die Glocken, sie
lauten, sie klingen. Klimbim klimbim, das himmlische Kind.
In Stimpfe gefallen, erthoben das Haupt, die Wurst noch im
Mund gibt’s Donner und Wetter. Rette sich wer kann! Die
Eingeweide winden sich, krampfen, und die siiffen fauligen
Reste eines viel zu lange schon wihrenden Genusses pres-
sen sich behibig Richtung Kérperauflen. Sie enthiillen, was
sonst so oft verborgen bleibt. Ein Geschmack von Seetang,
ein algenéliger Film, ein Flirren und Zirpen, eine Gemen-
gelage aus sumpfschlingigen, amébenhaften Geistfiden.
Meine brennenden Augen erholen sich auf den reliefartigen
Bildoberflichen. Der Farbauftrag wurde in oft jahrelanger
Arbeit Schicht um Schicht iibereinander gelagert. Schicht
um Schicht wurde er dicker, dliger, gesittigter. Hier und
da scheint ein helles Gelb, Rosa und zartes Griin zwischen
Farbwulst und Leinwand auf. Ich suche feste Formen und
unter der Farbschicht aufgeklebte Gegenstinde. Vergebens.
Es ist als wiirde jeder Auftrag eigentlich Abtragen. Staffage
abtragen, Schmuck und Maskerade. Noch nie war ein Getdse
so beruhigend. So freundlich und zugewandt. Klamauk und
Schabernack ist mit im Spiel. Als wir’s zum Lachen, wenn
sich die Gedirme winden. Fiir einen Moment bin ich froh.
Dascinsgewissheit im schmerzhaften Grell der Galerierdume.
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8. Februar, zubause

Ob es zum Problem wird, wenn der beste Kiinstler einer
Galerie héchsteigentlich ihr Galerist ist? Wie die Zeitschrift
Monopol in einem Bericht zur kiirzlichen New Yorker Atr-
mory Show zu kolportieren wusste (und was vorher schon
Anlass zu so manchem Berliner Kneipengesprich gab), will
Ben Kaufmann seinen, zugegeben waghalsigen, Job als bester
Kiinstler seiner Galerie bis Jahresende an den Nagel gehiingt
haben. Mancherorts sicher kein Grund, aufzuatmen.

10. Februar, wieder Galerie Christian Nagel

Wahnsinn. Dominik Sittig in seiner Performance, besser in
seinem performten Vortrag bei Nagel. Erst so kapiert man sei-
ne monochrom braunen, langweilig-expressiven Leinwinde
als reine Klischeeprodukee. Als ein Abbild der Generation der
In-den-Siebzigern-Geborenen, der Generation Golf, als der
Essenz all unserer Anstrengungen — kackbraun zugemalte,
dicke Farbschlieren. Sein Vortrag ist ein Rundumschlag an-
gefangen beim regressiv-pubertiren Treiben eines John Bock,
iiber gebirmutterihnliche Baugemeinschaftsriickzugstriume,
inklusive Florian-Illies-Bashings bis hin zu simtlichen in der
FAZ-am-Sonntag ausgebreiteten Prenzlauer-Berg-Klischees.
Vorgetragen mit Extrem-Pathos, Extrem-Gestik, stechende
Augen, spritzender Mund, schreiend und wieder innehal-
tend, strampelnd und selbst gefangen im Sumpf der vor-
sichhinwabernden, sich-selbst-befriedigenden Kiinstler-etc.-
Kaste, wie wir alle. ..

12. Februar, am Mehringdamm

Ganz grofles Kino schon die Einladungen: Ein eigenes Kar-
tenspiel hatte man drucken lassen, die exklusivste Presse-
agentur der Stadt angeheuert und iiberhaupt, der ausstel-
lende Kiinstler — eine Sahneschnitte unter den Zeitgenossen
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und dennoch irgendwie total kunstmarkekritisch: Bilder mit
Aufschriften wie DIE COLLECTOR scuM hatte er bereits ausge-
stellt und auch damit Erfolg gehabt. Nun also irgendwo am
Mehringdamm, ungefihr Hausnummer 72, mit ,Heroes® der
absolute Knaller — der sich bei genauerer Betrachtung dann
doch irgendwie als das ganz grofe Luftknallereignis erwies.
Wer sich namlich allen ernstes in jener kalten Winternacht
an einem Sonntagabend in die heiligen Hallen mit Fischgrit-
parkett aufgemacht hatte, fand dort ungefihr folgende Situa-
tion vor: Halb Brooklyn bzw. Leute, die so aussehen wollten
wie die auch als ,Peres People” bekannte Neubevélkerung
Kreuzksllns rauchend und gestapelt im Flur, ganz am Ende
des Ganges ein Zimmer, an dem allein ein Kreditkartenlese-
gerit, ein freundlich lichelnder Galerist mit Seemannsbart
und ein Zettel zu entdecken sind, auf dem EINTRITT 5000
EURO stand. Bilder — aufler auf Spielkarten — keine zu entde-
cken, sie wiirden nur bei Zahlung gezeigt, aber spiter wire
dann ja noch Party in der Sanderstrafle. Kénnte man fiir ei-
nen einmaligen und einzigartigen Ausfall halten, diese ,Hal-
tung®, die der Kiinstler damit beweisen wollte — doch nur
ein paar Wochen spiter im ,,Varieté“ der Kunst-Werke wurde
zwischen der peinlichen Werbe-Performance fiir American
Apparel und der peinlichen Werbe-Performance fiir ACNE
Jeans deutlich, dass sich hier ein neuer Standard im Umgang
mit dem in Lebenszeit zahlenden Publikum andeutet. Wenn’s
so weitergeht — irgendwann vielleicht doch lieber gleich ins
Kino, da sicht man wenigstens ordentlich Leinwand.

25. Februar, im Hansaviertel

Sie fragen, wie man sich in Heidelberg die Avantgarde vor-
stelle? Dieter Roelstraete diirfte mit seinem kuratorischen
Doppel-Coup ,, The Bell Show/The Gong Show bei den no-
torisch um Szene bemiihten Junggalerien Liittgenmeijer und
Micky Schubert jede dahingehende Neugier mehr als befrie-

digen. Hat man nicht mal mehr im Westen seine Ruhe?

11. Miirz, in der StresemannstrafSe

HAU I, die Zitty hatte geladen zur Podiumsdiskussion ,,Was
braucht die Kunst®“. Es ging um die langjihrig durchgenu-
delte Kunsthallendiskussion und die daraus resultierende
topaktuelle ,Based in Berlin“-Ausstellung, ehemals ,, Wowis

Leistungsschau®.

Schon der begriifiende Lilienthal kiindigte einen eher infor-
mativen, denn streitlustigen Abend an und so war es dann
auch. Claudia Wahjudi und Michael Sontheimer fiihrten ihre
Giste (darunter Gabi Horn von den xw, Florian Wiist als
Verfasser des offenen Briefs ,Haben und Brauchen®, und als
einzigen Vertreter der ,Macher®, den Biirgermeistersprecher
Torsten Wohlert) flockig-verstindnisvoll durch den Abend.
Heraus kam, dass die Kunsthallenidee sukzessive an die Wand
gefahren wurde, sie eigentlich keiner so recht haben will,
geschweige denn die laufenden Kosten aufbringen méchte.
Soweit ok, aber dass jetzt von der Idee 1,6 Millionen Euro
irgendwie {ibrig blieben, die in nur einer Ausstellung verbra-
ten werden miissen, kapier ich nicht. Was machen die damit?
Wenn auf der anderen Seite nur 100.000 in direkte Projekt-
forderung und nochmal 180.000 in Form von Arbeitsstipen-
dien jahrlich an Kiinstler verteilt werden, ist das ein Schlag
ins Gesicht der ortsansissigen ,based in Berlin“-Kiinstler.
Nach der Verlegung weg vom Humboldthafen kommt das
Ding zudem noch ohne kostspielige temporire Architekur
aus und findet in den ehemaligen Atelierriumen der Kunst-
hochschule Weissensee im Monbijoupark statt. Ableger
landen wahrscheinlich im xw, der Berlinischen Galerie, im
nbk und im Hamburger Bahnhof, die so indirekt geférdert
werden sollen. Die, die mal wieder leer ausgehen, sind die
Kiinstler und Projektriume. Die wuppen ihren Alltag ja eh
irgendwie...

11. Miirz, immer noch im HAU 1

Auf die Frage an Torsten Wohlert, ob man das Geld nicht
wirklich vielen, kleineren Projekten zukommen lassen kénnte,
antwortete dieser, dass uns alle hier im Raum ja nur die nach-



haltige Finanzierung interessieren wiirde. Alle anderen viel-
leicht schon, Herrn Wohlert aber offensichtlich nicht, denn
die Ausstellung ist ja gerade das Gegenteil von Nachhaltigkeit,
niamlich sinnloses Verpulvern. Bitte nehmt der Ausstellung
eine Million weg und verdoppelt die direkte Kiinstlerforde-

rung fiir die nichsten vier Jahre. Das ist das, was die Kunst
braucht, mindestens ... und es ist nachhaltig genug ... in der
nichsten Legislaturperiode wird eh wieder gekiirzt.

12. Miirz, im Biiro

Eben bekam ich eine grobe Aufstellung der Verteilung der
1,6 Millionen Euro fiir die ,Based in Berlin“-Ausstellung in
die Hinde, cine ,kleine Anfrage” der griinen Abgeordne-
ten Alice Stréver unter dem Titel , Klaus Wille geschehe ...
kiinstlerische Leistungsschau am Humboldthafen zu Ehren
Klaus Wowereits*:

Bestandsaufnahme: 200.000 Euro brutto (wie bitte? 200.000
zum Mappenanschauen und in Ateliers dackeln. Beim Ber-
liner Arbeitsstipendium landen genauso viele Portfolios und
die kommen wahrscheinlich mit unter sooo Euro Aufwands-
entschidigung aus..., aber hier gibt es wahrscheinlich fiinf
Vollzeitkuratorenstellen {iber ein dreiviertel Jahr. Biesi und
Obrist fliegen dann auch noch zusitzlich zehn mal mehr ein,
als sie es eh machen wiirden oder kriegen die Fliige, die sie eh
machen wiirden, Businessclass bezahlt...)
Architelerur/Ausstellungsdesign inkl. Wettbewerb: 360.000 Euro
(Humboldthafen fillt jetzt flach, Raumlabor sind raus, die
kriegen wahrscheinlich eine Entschidigung, genau wie die
22 Biiros, die zum Ideenwettbewerb eingeladen waren ihre
500 Euro bekommen, sagen wir also minus 30—40.000 Euro
(immerhin tagte die Jury ja in Miami Beach, das kostet auch),
bleiben noch 320.000. Dafiir kann man die Monbijouschup-
pen noch mal bauen.... Bitte mindestens 280.000 iiberwei-
sen an den Senat, Abteilung Projektforderung))

Realisierung der Priisentation (Produktion u. Einrichtung, Be-
trieb, Begleit- u. Veranstaltungsprogramme): 710.000 Euro (Ok,
das ist wohl die Ausstellung, fiir die teilnehmenden Kiinstler

bleiben wohl geschitze 400.000 oder 5000 Euro pro Kopfim
Schnitt, grofiziigig, aber ok, hatte ich so auch noch nie.

... dann haben wir noch 310.000 Euro fiir Aufbau und Be-
trieb, lass es 60.000 fiir die Aufsicht sein, denn hier haben
wir ja die Kinstlerférderung in Form von 8-Euro-Jobs fiir
20 Kiinstler. Eines der Aufbauunternehmen macht dann das
Rennen, Matzat, van den Berg/Abrell, was weif§ ich, diesmal
15-Euro-Jobs fiir 10 Kiinstler, Videotechnik von Eidotech,
klar, wenn sie das von den sooo Euro Kiinstlerbudget nicht
wieder abzichen, insgesamt nochmal 60-100.000, aber bitte
keine Party fiir die restlichen 150.000, ich bin auch mit drei
Bier zufrieden... riickiiberweisen!)

Kuratorische Arbeit und Koordination: 130.000 Euro brutto (ih,
die finf Vollzeitkuratorenstellen hatten wir ja schon oben,
aber jemand muss ja noch die Fliige von Obrist und Biesen-
bach buchen, trotzdem zuriickzahlen)

Gesamisteuerung, Kommunikation und Werbung: 300.000 Euro
bruzto (bitte nicht die ganze Stadt zu plakatieren, bitte nicht
die landeseigene Kulturprojekte GmbH mit Geld zuschei-
en, die stecken das dann in 125 Jahre Kudamm, 250.000
abgeben...)

27. Miirz, abends wieder mal zubause

L lese ich in einer Kunstzeitung folgende Bildunterschrift:
»Die Topkuratoren mit der hiibschen Preistrigerin® und
frage mich, ob es denen noch gut geht. 2. iibetlege ich mir,
wie man die Melancholie zuriick ins Leben holt, wenn man
plotzlich so ausgeglichen ist. 3. lese ich im Pressetext: ,Seine
Arbeiten begreifen die Malerei als spannungsgeladenes Feld,
welches zum einen die Auseinandersetzung mit der Historie
des Mediums und den damit verbundenen Diskursen evo-
ziert, zugleich aber Méglichkeiten der (Selbst-)behauptung
und Verortung bereithalten kann® und denke, dass das schon
ein schlimmer Allgemeinplatz ist. 4. fille mit wieder die
Senatsstipendiaten-Ausstellung im NBGK ein und ich denke
noch immer mit Schaudern an die Arbeit von Ulf Aminde,
der die Abdriicke von 12000 Ein-Euro-Miinzen (Héhe des
Preisgeldes!) auf ein Papier gedrucke hat und das dann auch
noch ,,Mach doch was du willst“ nennt.

28. Mirz, morgens dann im Biiro

Nochmal ein Nachtrag zur Leistungsschau, sorry... Der
Pitch zum Ideenwettbewerb fand standesgemif$ in Miami
Beach statt, die Entscheidung war wahrscheinlich belastet
durch zuviel Sonne auf den Képfen und zuviel Partynebel in
denselben. Nicht dass der Entwurf von raumlabor schlecht
ist, im Gegenteil, ihre Clusterarchitektur aus »Stadtmobi-
liarien« wie Containern, Partyzelten, Robben& Wientjes-
Lastern und Weihnachtsmarktstinden wirkt, als hitte man
die fritheren Art-Basel-Miami-Beach-Positions mit deren Con-
tainerarchitekeur einfach konsequent weitergesponnen. Als
wire der Humboldthafen ein grofler Sandkasten, der von
groflen Jungs mit Realspielzeug vollgestapelt wird. Kann
man machen, nur dass den Kuratoren wahrscheinlich zu spit
aufging, dass darin die auszustellende Kunst wenig Chan-
cen hat. Das machten ihnen dann wohl erst die anvisierten
Kiinstler klar... War das der Grund fiir den Riickzug aus
dem Humboldthafen? So konnte man sich einer Fehlent-
scheidung scheinbar elegant entledigen.
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Sehr geehrte Anwohnerinnen und Anwohner,

Jetzt wird es bereits zur Tradition. Anlésslich der bevorstehenden Fertigstellung der Choriner Héfe
méchte Diamona & Harnisch gemeinsam mit der Eigentiimerversammlung Choriner Hofe, Sie und
ihre Familien einladen, mit uns gemeinsam den Frithling zu bégrilBen. Nach der bereits
erfolgreichen Einladung zu Glilhwein im Dezember 2009 und den verteilten FriihlingsgriiBen im
Frithjahr 2010 mochlten wir erneut mit ihnen gemeinsam einen weiteren Schritt unseres
hochklassigen Bauprojektes mit Champagner und kleinen Uberraschungen feierlich begehen.

PlanméaRig sind im Dezember 2010 die ersten elf Kiufer aus dem In- und Ausland in unser
gehobenes Wohnohjekt .Choriner Hife eingezogen. Die Bauarbeiten an den restlichen 89
Wohnungen, den zwei Einfamilienhausern und acht Gewerbeflichen werden bis Ende des 2.
Quartals  dieses = Jahres ° fertig gestellt. Diamona und Harnisch ~ und die
Eigentimerversammlung/Choriner Hofe mdchten sich nochmals bei Ihnen fiir ihr Verstdndnis fiir
die Baumafnahmen bedanken. Natiirlich versuchen wir Staub- und Larmbelastigungen weiterhin so
gering wie moglich zu halten.

Ich bin mir dennoch sicher, dass Sie sich mit uns freuen, da die auBergewdhnliche Architektur und
die hochqualifizierten und kaufkriftigen Eigentiimer und Eigentiimerinnen aus dem In- und Ausland
ihr Viertel aufwerten. So schaffen wir dsthetisch anspruchsvollen Wohnraum in Threr direkten
Nachbarschaft.

The Fine Art Of Living

Die Aufwertung hat aber mit dem Abschluss der Bauarbeiten und dem Einzug ihrer neuen Nachbarn
kein Ende. Hochwertiges Wohnen braucht eine erstklassige Umgebung. Edelboutiquen und
hochklassige Restaurants werden schon in Kirze das Leben in Ihrer Nachbarschaft bereichern.
Diamona & Harnisch und die Eigentiimerversammlung/Choriner Hoéfe mochten daran gerne mit
Thnen zusammen aktiv arbeiten und das Ansehen des Quartiers weiter verbessern. Einige nicht
sanierte Hauser in unserer gemeinsamen Nachbarschafl, passen jetzt nicht mehr in das neue,
gehobene Erscheinungsbild unserer Strafe. Deshalb haben wir uns im Sinne der guten
Nachbarschaft bereit erklart, die unansehnlichen Gebaude zu erwerben und stilgerecht zu sanieren.
Ein Beispiel ist das Haus Ecke Zehdenicker / Choriner Str., bei dem wir schon mit dem Eigentiimer
erste Verhandlungen i{iber eine moderne Sanierung und ein ansprechendes &uBeres
Erscheinungsbild gefiihrt haben. 21 Jahre nach der politischen Wende wird es jetzt Zeit auch die
letzten nicht sanierten Hauser einer baulichen Wende zuzufiithren, die dem gehobenen Anspriichen
in unserem Quartier entsprechen.

Soziale Verantwortung

Dabei wollen wir natiirlich nicht die jetzigen Mieter mit dem zwangslaufig héheren Mietzins alleine
lassen. Wir stehen zu unserer sozialen Verantwortung. Uns ist es wichtig, dass auch weiterhin sozial
schwicher gestellte Menschen, in unserer Nachbarschaft leben kénnen. Daher investieren Ihre
neuen Nachbarn in den Choriner Hoéfen nicht nur in Berlin, sondern auch in Thr direktes
Wohnumfeld. In naher Zukunft entstehen neue qualifizierte Arbeitsplatze fiir Servicekrifte in den
Bereichen Securitiy, Facility Management, Gastronomie, Griinanlagenpflege und Housekeeping.

Diamona & Harnisch sorgen auch fiir die Menschen aus der Nachbarschaft, die den durch die
Aufwertung des Quartiers zwangslaufig entslehenden hoheren Mietzins nicht mehr tragen kénnen.
Durch die langjdhrigen Investitionen von Diamona & Harnisch in Nachbarbezirken wie Lichtenberg
und Hohenschiinhausen kénnen wir adaquate Wohnalternativen anbieten.

In die Zukunft investieren

Zudem mochte die Eigentimerversammlung/Choriner Hoéfe Ihnen noch ein Herzensanliegen
unterbreiten, Die Familien der Kiufer haben zum 01. Feb 2011 eine Kinderspielplatz-Initiative
gegriindet und freuen sich iber eine rege Teilnahme aus der neuen Nachbarschaft. Die
Zukunftsvision ist ein sicherer und abgeschirmter Spielplatz auf dem Areal des Teutoburger Platzes,
exklusiv fiir die Mitglieder der Initiative. Ziel ist es, die Kontakte unserer Kleinsten untereinander
zu stirken und Sicherheit vor unkontrollierten Einflissen zu gewdhrleisten. Padagogisch
geschultes, mehrsprachiges Personal wird fiir die Betreuung unseres Nachwuchses sofgen. In
unsere Kinder investieren, heiRt in unsere Zukunft investieren.



