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als wir an der Arbeit an diesem Magazin begannen, 
freuten wir uns auf die Art Cologne im April, auf  
die Neueröffnung der Sammlung Gegenwart des 
Städel Museums und auf viele andere Ausstellungen 
in diesem Monat. Meine Kollegin Silke Hohmann 
traf den Architekten Rem Koolhaas in New York und 
ließ sich seine Zukunftsvisionen über den ländlichen 
Raum erklären, unser Autor Oliver Koerner von  
Gustorf versenkte sich in der Tate Modern in London 
in die großartigen Filme Steve McQueens, ich selbst 
verbrachte sonnige Tage in Mailand und Florenz bei 
Pressekonferenzen und Eröffnungen. Business as usual 

�ür ein Kunstmagazin. Nur wenige Wochen später ist unsere Welt komplett 
auf den Kopf gestellt. Messen sind abgesagt, Museen und Galerien geschlos-
sen, Grenzen geschlossen, Reisen storniert, das öffentliche Leben kommt zum 
Erliegen. Was die Corona-Krise �ür Auswirkungen auf den internationalen 
Kunstbetrieb haben wird, ist heute nicht im Geringsten absehbar. Und während 
ich dies schreibe, weiß ich nicht, wie die Situation wirklich sein wird, wenn Sie 
diese Zeilen lesen. 

Aber was immer auch passiert, eines ist sicher: Wir werden in diesen Wochen 
der abgesagten Events viel Zeit haben zum Lesen. Und am besten nicht nur  
die hektischen Nachrichten, sondern Geschichten, die auch über den Tag 
hinaus relevant sind. Wie unsere Titelgeschichte zu Joseph Beuys, dessen �Block 
Beuys� im Hessischen Landesmuseum Darmstadt, sein wichtigstes Werk
konvolut überhaupt, seit genau �� Jahren wie ein pulsierendes Kraftwerk den 
Kunstdiskurs auflädt. Oder unsere Recherche über innovative Objekte �ür  
die Zukunft, ausgewählt von den wichtigesten internationalen Designexperten.

Die Welt wird eine andere, jeden Tag neu. Es ist die Kunst, die uns lehrt, das 
Denken beweglich zu halten. Ich wünsche Ihnen allen nur das Beste und viel 
Freude bei der Lektüre. 

Ihre ELKE BUHR
Chefredakteurin

 Liebe LESERINNEN, 
liebe LESER,
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Viele der Ausstellungen, auf die wir in diesem Heft hinweisen, können zurzeit nicht  
besucht werden, da Museen und Galerien geschlossen sind, viele Termine wurden  

verschoben. Wir konnten all diese Veränderungen nicht mehr ins Heft aufnehmen � bitte  
entnehmen Sie die aktuellen Informationen den jeweiligen Websites. Ich hoffe, dass Sie trotzdem 
gern über die Künstlerinnen und Künstler und ihre Werke lesen, denn sie haben es verdient.

PS: 
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Die Neubewertung der �COUNTRYSIDE�: Die Experimentalstadt Arcosanti in Arizona, 1976
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19  News
Monopol berichtet aus Sydney, 
München und der Welt. 
Plus: der Künstler Michael 
Sailstorfer erklärt, warum er 
Skulpturen �ür Tiere macht

24  Iconoclash
THERESIA ENZENSBERGER 
über den verurteilten Harvey 
Weinstein 

26  Rückzug
ELKE BUHR über die Aus
wirkungen der Corona-Krise 
auf den Kunstbetrieb.
Plus: Der Künstler Alexander 
Iskin über seine freiwillige 
Selbstisolation im Atelier

FEATURES
36  Countrys�de
Der Architekt Rem Koolhaas 
wirft in New York einen 
neuen Blick auf das Ländliche. 
Ein Interview von 
SILKE HOHMANN

42  ZUKUNFT 
Eine Umfrage von PETRA 
SCHMIDT unter Designexperten: 
Welche Objekte werden 
dieses Jahrzehnt prägen? 

52  Joseph BEUYS
SILKE HOHMANN 
erzählt die Geschichte von 
�Kraftwerk Block Beuys�  
im Hessischen Landesmuseum 
Darmstadt

28  Watchlist
ANNELI BOTZ porträtiert 
Travis Fish

30  Kommentar
Wir müssen Christoph 
Schlingensiefs Erbe annehmen, 
fordert ELKE BUHR

32  Elementar-
teilchen
Die Stilkolumne von 
ANNE WAAK mit einem 
Möbel-Spezial

34  Alte Meister
IMAN ISSA über zwei  
japanische N�-Masken aus 
dem ��. Jahrhundert

 6  Editorial

12  Contributors

14  Impressum

Titelbild: 
JOSEPH BEUYS, 1981 

fotografiert 
von ULRICH BAATZ
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Portfolio: DAWOUD BEY �Three Women at a Parade, Harlem, NY�, 1978, aus der Serie �Harlem, USA�
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MARKT
110  Markt-News
Die Bilanz des Kunstmarkt
jahres ����. Plus: Strong Buy, 
die Sammlerkolumne 
von ANNIKA VON TAUBE

112  Auktionen
Die Angebote der Auktions-
häuser im April. Plus: Der 
Auktionskalender

SHOWS
118  Review
Steve McQueen in London, 
Jeremy Shaw in Paris, Martin 
Kippenbergers �K� in Mailand, 
eine �Female Minimal�-Galerie-
schau in Paris, TomÆs Saraceno 
in Florenz, Reinhard Mucha in 
Frankfurt, �Jetzt!� in Hamburg

124  Preview
Katharina Grosse in Berlin, 
Marina Abramovi� an der 
Münchner Oper, Bettina von 
Arnim in Lingen

126  Kalender
Die wichtigsten Ausstellungen 
im April

FINALE
138  Bücher
Eine Monogra�e zu der Künst-
lerin und Filmemacherin 
Miranda July, eine Biogra�e 
der Architektin Charlotte 
Perriand. Plus Short Cuts, die 
Bücher des Monats

144  Out of O�ce
Monopol zu Gast im New  
Yorker Gu�enheim Museum

146  Do the Right 
Thing
Die Schriftstellerin ELVIA 
WILK bespricht Fragen der 
Ethik. Diesmal: Gentri�
zierung und Verantwortung

64  Round TABLE
Was macht ein gutes Museum 
aus? ELKE BUHR �ührt ein 
Round-Table-Gespräch mit 
Corinne Wasmuht, Wilfried 
Kuehn und Martin Engler

76  PORTFOLIO:
Dawoud BEY
Ein Fotograf auf Bildersuche  
in Harlem 

92  RHEINLAND 
Die Art Cologne ist verschoben, 
der Kunstfrühling am Rhein 
wird trotzdem seine Blüten 
treiben. Wir haben die  
Highlights zusammengestellt 

Kalender: DONALD JUDD �Untitled�, 1970 (oben). Markt/Auktionen: KARL HARTUNG �Vogel�, um 1936/39 (unten)
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CONTRIBUTORS

Mateo KRIES
Bestimmte Dinge gibt es erst, weil es bestimmte Diskurse darüber 
gibt. So bildet Design auch immer ein bestimmtes Bewusstsein  
ab. Welche neuen Er�ndungen bringen uns in Zukunft weiter? An 
der Schnittstelle von ˜sthetik, Notwendigkeit und Verantwortung 
kennt Mateo Kries sich bestens aus. Der studierte Soziologe  
und seit ���� Direktor des Vitra Design Museums in Weil am Rhein 
weiß, dass Design auch Teil des Problems sein kann. Schon in 
seinem Buch �Total Design� (����) plädierte er �ür ein kritisches 
Bewusstsein in diesen Fragen. Also entschied er sich �ür ein inno
vatives Instrument zur Beseitigung von Dingen. Weitere Design-
experten und ihre Objekte der Zukunft

Dawoud BEY
Als Dawoud Bey in den ����er-Jahren an der School 

of Visual Arts in New York studierte, kamen
 schwarze Menschen in der Fotogra�e selten vor. Bey wollte 

das ändern und schuf großartige Bilder von den 
Menschen im Stadtteil Harlem. Seine Porträts sind gerade
heraus und respektvoll, sein Blick auf das urbane Leben so 

originell wie formal an den Großen der Fotogra�e geschult. 
Gerade ist eine große Retrospektive des ��-Jährigen 

im SFMOMA in San Francisco zu sehen. In unserem Portfolio 
zeigen wir eine Auswahl seiner eindrucksvollsten Bilder. 

Iman ISSA
Die Bildhauerin Iman Issa, ���� in Kairo geboren, 
schaut genau hin. Bei Au�auteams ist sie bekannt 
da�ür, Maße und Abstände ihrer Arbeiten mit Nach-
kommastelle anzugeben. Die Präzision zahlt sich aus. 
Die Skulpturen der Wahlberlinerin haben eine klare 
Formensprache, stehen aber stets in komplexen  
Beziehungen zueinander und sind voller kultureller 
und historischer Verweise. Noch bis Ende April  
ist ihre Soloausstellung im Kunstmuseum St. Gallen 
zu sehen. Für unsere Rubrik �Alte Meister� erzählt 
sie, wie sie in Zürich von zwei japanischen Masken 
und den Details ihrer Anordnung fasziniert wurde. 
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NEWS

Die Maßnahmen gegen  
das Coronavirus erzeugen 
auf der ganzen Welt selt-
same Bilder von der Leere: 
Plätze, Museen, Bahnhöfe, 
CafØs sind menschenleer, 
das ö�entliche Leben  
steht still. Während in frühe-
ren Gemälden von Seuchen 
� etwa in Hans Makarts 
Triptychon �Die Pest  
in Florenz� oder Arnold 
Böcklins �Die Pest� � ein Fo
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Gewimmel verängstigter,  
schmerzgekrümmter 
oder verendender Körper 
herrscht, wirken die Städte 
in den aktuellen Nach-
richtenbildern geradezu 
friedlich. Doch die Stille ist 
trügerisch: Das Gedränge  
in den Krankenhäusern ist 
in den News kaum zu sehen, 
die qualvolle Enge in Flücht-
lingslagern und Sozial
wohnungen ebenso wenig. 

Ist diese Pandemie ein-
mal gestoppt, werden  
wir sehen, welchen Ein-
�uss sie auf die Kunst 
haben wird. Wie werden 
das Erleben von Einsam-
keit, Angst, Solidarität, 
Zerbrechlichkeit und 
kollektivem Handeln in 
Kunstwerke ein�ießen? 
Wird es zu einem anderen 
Wirtschaften auch in  
der Kunstbranche �ühren? 

Erste Ansätze im digitalen 
Raum gibt es dazu schon 
(siehe Seite ��). 

Vorerst gibt es Sicherheit 
weiter nur zum Preis von 
Isolation. Doch irgend-
wann kommen wir wieder 
zusammen. Denn unsere 
Verbundenheit ist auch 
eine Voraussetzung �ür 
Kreativität. Wenn wir das 
in dieser Krise lernen,  
ist schon viel gewonnen.

Die Stille nach dem SCHLUSS

Einsame 
Spaziergängerin 
Mitte März 
in Mailand

19
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Das Haus der Kunst in München ist formal und 
historisch ein harter Bau. Der Künstler Franz Erhard 
Walther stellt dem neoklassischen Nazi-Prunk der 
Architektur nun die radikale Weichheit seiner  
Kunst entgegen. In den hallenartigen Ausstellungs
räumen mit Oberlichtern sind seine minimalen  
und doch opulent farbigen Stoffarbeiten als geo
metrische Landschaften arrangiert, denen die Idee 
von Körpern innewohnt. Viele der Exponate können 
von den Besuchern betreten und benutzt werden,  
die Werke werden erst in Kombination von Textilien 
und lebendigen Organismen vollständig. Franz  
Erhard Walther,  
der ���� auf der  
Venedig-Biennale  
den Goldenen Löwen  
bekommen hat, ist  
ein Performance-
Pionier, der seit den 
����er-Jahren Körper,  
Material und Raum 
zusammengedacht 
und Stoff als Bedeu
tungsträger in  
der Konzeptkunst  
etabliert hat. Im Haus  
der Kunst werden 
seine Installationen 
täglich von Tänzern 
und Besuchern 
aktiviert. Also: Diese 
Kunst bitte anpro-
bieren!

Richtig guter STOFF

News.MONOPOL

FRANZ ERHARD WALTHER  
�Shifting Perspectives�,  
Haus der Kunst, München,  
bis 2. August
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Michael Sailstorfer, kann ich an 
Ihren Riesenohren aus Salz selber 
lecken? Ist das gute Bioware aus 
dem Himalaja?

Das Material stammt aus einem 
Salzsteinbruch in Halle an der 
Saale. Beste Qualität, schmeckt 
de�initiv salzig, Sie können dran 
lecken, wenn Sie Lust haben.
Im Ausstellungsraum? Kann doch  
nicht sein.

Die Ausstellung der Galerie 
Zink in Waldkirchen besteht ja aus  
zwei Teilen. Draußen werden 
überdimensionierte Ohren aus Salz 
installiert sein, an denen die Kühe 
lecken können. Im Galeriegebäude 
gibt�s keine Ohren, sondern �� 
Zähne aus Salz, mein eigenes Ge-

DER KÜNSTLER L˜SST SEINE 
OHR-SKULPTUREN AUS SALZ VON 

KÜHEN AUFESSEN. WARUM?

biss. Die Zähne 
sind auf etwa �� 
Zentimeter ver-
größert und liegen 
verstreut auf dem 
Boden. Da wird 
wohl kaum ein 
Besucher dran lut-
schen wollen. Aber 
die Transforma-
tion ist dem Ma-
terial ja ohnehin 
eingeschrieben. 
Transformation 
klingt neutral. Bei 
Zähnen denkt 
jeder auch an 
den körperlichen 
Verfall.

Die psycholo-
gische Dimension 
spielt eine Rolle, 
klar. Die ersten 
Zähne wachsen, 
fallen aus, dann 
kommen die zwei-
ten, die irgend-
wann schlechter 
werden. Es gibt 
auch die Angst, 
dass ein kaputter 
Zahn den ganzen 
Körper vergiftet.

In Ihren Werken löst sich oft etwas auf.
Ja, Vergänglichkeit ist ein wichtiger 

Faktor bei mir. Das begann ���� mit 
einem Haus, das sich im eigenen Kamin 
verheizt. Ich habe Autoreifen sich abreiben 
oder Bäume zerbröseln lassen.
Warum werden im Außenraum ausge-
rechnet Ohren zu Lecksteinen?

Weil das eine sehr sinnliche Kompo-
nente hat. Das Ohr ist ein Sinnesorgan. 
Und man könnte sagen: So �indet ein 
Dialog mit der Natur statt.
Sie arbeiten bei den Ohren und Zähnen 
wie ein klassischer Bildhauer, der ja auch 
etwas wegnimmt vom Stein.

Genau. Die Skulpturen sind ganz 
klassisch gefertigt. Ich habe mir �ür die 
Arbeit ein Steinbildhauerstudio im Atelier 
eingerichtet. Der Prozess ist nicht neu  
�ür mich. Mein Vater hatte einen Stein-
metzbetrieb, und ich habe früher an der 
Dombauhütte in Passau gearbeitet, habe 
�ür die Domfassade Kalkstein bearbeitet. 
Das ist aber lange her, und ich habe vor 
Kurzem erst wieder zu Hammer und Mei-
ßel gegriffen.

Fo
to

s: 
'

 M
ax

im
ili

an
 G

eu
te

r, 
'

 F
ra

nz
 E

rh
ar

d 
W

al
th

er
, V

G
 B

ild
-K

un
st

, B
on

n 
20

20
 (v

or
he

rig
e 

D
op

pe
lse

ite
). 

'
 B

EN
JA

K
O

N
 (3

). 
M

ik
e 

Sc
hm

id
t/

im
ag

o 
im

ag
es

. '
 W

ol
fg

an
g 

St
ah

r 

SMALLTALK

Interv�ew: 
 JENS HINRICHSEN

�MICHAEL SAILSTORFER�,  
Galerie Zink, Waldkirchen,  

28. März bis 10. Mai

Mit  
Michael SAILSTORFER
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RETROSPEKT

 �WENN DU 
SAGST, DU 
BIST KÜNST�
LERIN, 
DENKEN DIE 
MEISTEN,  
DU TANZT 
IN EINEM 
NACHTCLUB�, 
SAGT MIRENE  
ARSANIOS.  
�ES GIBT 
KEINE LIBA�
NESISCHEN 

KUNSTGESCHICHTSBÜCHER.�  
ES GIBT NICHT EINMAL LIBANESI�
SCHE GESCHICHTSBÜCHER

Silke Hohmann streift durch  
die improvisierte Kunstszene der 
libanesischen Hauptstadt Beirut, 
Wolfgang Stahr fotogra�ert  

   Pro und Contra zum 50. 
Elke Buhr und Jens Hinrichsen 
debattieren über die Malerei von 
Geburtstagskind Neo Rauch 

   Sebastian Frenzel por
trätiert die vielen Inkarnationen 
des Künstlers Ji
í Georg Dokoupil  

   Svenja Flaßpöhler  
fragt nach dem Schönen in der 
Kunst und �ndet sie in der  
Vergänglichkeit 

MONOPOL
    VOR

 1     
JAHRENApril

2010

RETROSPEKT

� MIRENE ARSANIOS, Dozent�n an der  
AMERICAN UNIVERSITY OF BEIRUT

Prozent des Lichts sollen die 
�schwärzesten Skulpturen  
des Universums� absorbieren, 
die während der Venedig-
Biennale 2021 geplant sind. 
Der Dompteur der Dunkelheit 
ist der Künstler Anish Kapoor, 
der seit Jahren mit der Subs-
tanz �Vantablack S-VIS� aus 
Kohlenstoffnanoröhrchen 
experimentiert und sich 2016 
die alleinigen Rechte für die 
künstlerische Verwendung 
gesichert hat. In der Galleria 
dell�Accademia in Venedig 
will Kapoor nun erstmals der 
Öffentlichkeit zeigen, welche 
Form seine Experimente ge-
funden haben. Nach der Her-
stellung wird auch der Trans-
port der Werke eine große 
Herausforderung. Objekte mit 
Vantablack-Überzug dürfen 
auf keinen Fall mit den Händen 
angefasst werden.

99,96

V erschobene Kunstmessen, Aus
stellungseröffnungen oder  
gleich ganz geschlossene Museen:  

Die Ausbreitung des Coronavirus trifft 
die Kulturbranche hart, wirtschaftliche 
Einbußen ge�ährden Institutionen und 
private Existenzen. Die Bundesregierung 
will mit Maßnahmen in Milliarden-
höhe Arbeitnehmer und Unternehmen 
schützen. Zu den bereits beschlossenen 
Schritten gehören die Ausweitung des 
Kurzarbeitergeldes, Liquiditätshilfen und 
die Stundung von Steuerzahlungen, die 
auch der Kultur- und Kreativwirtschaft 
zugutekommen sollen.

Nach Ansicht der Kulturminister  
der Länder sollten die Kultureinrichtun-
gen und Kreativen in diese Nothilfen,  
die jetzt auch von den Ländern angegan-
gen werden, einbezogen werden.

Der Bundesverband deutscher  
Galerien fordert zusätzlich die Wiederein-
�ührung des ermäßigten Mehrwert-
steuersatzes �als primäres Instrument 
zur Existenzsicherung der deutschen 
Galerien�. Die ermäßigte Umsatzsteuer 
auf Kunst wurde ���� infolge einer 
EU-Richtlinie abgeschafft, während �ür 
andere Kulturgüter (etwa Bücher)  
weiterhin der ermäßigte Steuersatz gilt.

Kulturstaatsministerin MONIKA GRÜTTERS

Im KRISENMODUS
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News.ICONOCLASH

THERESIA ENZENSBERGER
ÜBER DIE ZEICHEN DER ZEIT

E in großartiger Sieg �ür die Frauen�, 
so nannte ausgerechnet Donald 
Trump das Urteil gegen Harvey 

Weinstein am ��. Februar, dem Tag,  
an dem dieses Bild entstand. Strafbares 
sexuelles Vergehen ersten Grades sowie 
Vergewaltigung dritten Grades, das sind 
die zwei Anklagepunkte, in denen die Jury 
gegen den Filmproduzenten entschied.  
Bis zu �� Jahre Haft stehen auf diese Straf-
taten. Natürlich ist es gut, wenn ein Täter 
�ür seine Vergehen bestraft wird. Aber  
ein Sieg �ür die Frauen? Ein Sieg ist end-
gültig, mit einem Sieg ist der Kampf vorbei. 
Und so kristallisiert sich dieser Tage auch 
ein Narrativ heraus: Mit Weinstein hat 
#MeToo begonnen, mit Weinstein soll es 
jetzt bitte auch wieder aufhören. 

Auf diesem Foto sieht man den einst so 
mächtigen Mann gebückt und auf eine 
Gehhilfe gestützt. Dicht hinter ihm seine 
Eskorte, die Bewegung der Menschentraube 
ist spürbar, die Gruppierung kommt aus 

einem Loch in der Wand. Das marmo-
rierte Grau des institutionellen Amerika 
könnte auch die steinerne Maserung  
einer Höhlenwand sein. Weinstein selbst 
hat etwas von einem Monster, das aus 
seiner Höhle ge�ührt wird.

In der Kunstgeschichte wimmelt es 
von Monstern. Satyre zieren griechische 
Vasen, Füsslis Nachtalb sitzt auf der Brust 
einer Frau, Goyas Saturn verschlingt 
seinen Sohn, Munchs rothaarige Frau hat 
vampirische Tendenzen, und bei Hierony-
mus Bosch braucht man gar nicht erst 
anzufangen, die Monster zu zählen. 
Monster sind unheimlich, aber sie 
sind auch beruhigend, denn durch 
sie können wir das Böse externali-
sieren, sie sind schließlich keine 
Menschen, sie sind nicht wie 
wir. Indem wir Weinstein zum 
Monster erklären, erklären 
wir ihn auch zum Einzelfall, 
zu jemandem, der anders ist 

als der Rest der Gesellschaft. Dabei ging es 
bei #MeToo ja gerade darum, zu zeigen,  
dass sexualisierte Gewalt endemisch ist, dass 
sie ständig und überall statt�indet. 

Aber natürlich waren Monster schon im-
mer auch Repräsentationen echter Gewalt �  
der Nachtalb zum Beispiel kann durchaus 
als Verbildlichung von sexualisierter Gewalt 
gesehen werden, ebenso der böse Wolf,  
vor dem Rotkäppchen sich in Acht nehmen 
muss. Ann Radcliffe, die Meisterin der 
Gothic Novel, erschuf unheimliche Welten, 

deren übernatürliche Phänomene  
immer eine reale Erklärung hatten: 
die patriarchale Welt, die �ür 
Frauen mindestens genauso schau-
erlich ist wie die Welt der Geister. 

Theresia  
ENZENSBERGER
ist Schriftstellerin  
und interpretiert jeden  
Monat in Monopol  
ein Nachrichtenbild

Das Urteil

Filmproduzent 
HARVEY WEINSTEIN 
am 24. Februar auf 
dem Weg in den 
Gerichtssaal in New 
York City
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M useen geschlossen, 
Messen abgesagt, 
Kulturveranstal-

tungen verboten: Die Aus-
wirkungen der Corona-Krise 
sind beispiellos. Noch im Fe-
bruar, als die Art Basel über 
die Absage ihrer Messe in 
Hongkong diskutierte, hätte 
wohl niemand in Europa 
gedacht, dass auch hier ein 
Frühling ohne Kunstevents 
bevorstehen würde. Doch 
wer immer noch daran zweifelte, dass 
Globalisierung und weltweite Vernetzung 
real sind, wird jetzt eines Besseren belehrt: 
Viren halten sich nicht an Grenzen.

Art-Basel-Direktor Marc Spiegler, dem 
unabsichtlich die Rolle eines Vorreiters zu-
gekommen ist, hat erfahren, wie ein Sze-
nario nach dem anderen von der Realität 
überholt wurde: �Wir haben gelernt, was 
jetzt alle lernen, nämlich wie schnell 
sich die Situation ändert, während man 
Entscheidungen treffen muss.� 

Die Folgen sowohl �ür die Institutio-
nen als auch �ür den Kunstmarkt könnten 

hart werden. Museen ver-
lieren Eintrittsgelder und 
können ihre Budgets nicht 
einhalten � abgesehen  
von der Frustration, wenn 
eine hart erarbeitete Ausstel-
lung nicht gesehen wird.  
Und viele mittlere und 
kleinere Galerien, die sowieso 
in den letzten Jahren immer 
mehr zu kämpfen hatten, kön-
nen jetzt die internationalen 
Messen abschreiben, auf die sie 
ökonomisch angewiesen sind. 

Eine Lösung besteht  
im Digitalen. Über Streaming 
und andere Onlineformate 
können Institutionen zumin-
dest Kontakt zum Publikum 
halten � die Triennale in 
Mailand hat ihr Onlinepro-
gramm, das die Ausstellungen 
ersetzen muss, passenderweise 
�Decameron� genannt, nach 
der berühmten Novellen-
sammlung von Giovanni 
Boccaccio, in der eine Gruppe  
von Leuten der Pest ent-
flieht und sich gegenseitig 

Geschichten erzählt. Und im Kunstmarkt 
müssen die digitalen Formate nun die Lö-
cher stopfen, die die Absagen der Messen ge-
rissen haben. Wobei das den Vorsprung der 
Megagalerien verstärken könnte. Gagosian 
oder Zwirner haben schon seit mehreren 
Jahren �Online Viewing Rooms�, die sie 
häu�ig parallel zu Messen freischalten und 
in denen sie Werke und sogar ganze Aus-
stellungen präsentieren. Auch  
der �Viewing Room�, den die Art Basel 
zur Ausgabe in Hongkong erstmals online 
stellen wollte, sollte eigentlich wie ein 
zusätzliches Angebot, ein virtuelles Hinter- Fo
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In QUARANT̃ NE
IM ZEICHEN DES CORONAVIRUS WEICHT DER  

KUNSTBETRIEB INS DIGITALE AUS

White Cube: TRACEY EMIN �Move me�, 2015, war im März im Angebot des �Art Basel Viewing Room�
Unten: Der LOUVRE in Paris war eines der ersten Museen, die geschlossen wurden

Hauser & Wirth: PIPILOTTI RIST 
�Wasserschatz (Schwarzlicht)�, 2019, 

war im März im Angebot 
des �Art Basel Viewing Room�
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Alexander Iskin, Sie haben ab Anfang 
Februar sechs Wochen in der Berliner 
Galerie Sexauer gewohnt, um sich  
auf eine Ausstellung vorzubereiten. Alles 
wurde als Livestream übertragen.  
Ist das Quarantäne als Performance? 

Ausgangspunkt �ür diesen fast iso-
lierten Zustand war die Frage, was mit 
dem Atelier im Digitalen passiert. Mich 
interessiert, wie sich eine postdigitale 
Generation von Malerinnen und Malern 

in den sozialen Netzwerken präsentiert. 
Dabei �iel mir auf, dass es vermehrt  
Prozesse sind, die sichtbar gemacht 
werden, nicht nur das Endergebnis. Die 
Performance �www.arturbating.com�  
bezieht sich zunächst auf die Prozessu
alität der künstlerischen Produktion, die 
ihr Ende mit der Ausstellung im Goslarer 
Mönchehaus Museum �inden würde � 
falls sie eröffnet. Wenn nicht, gab es eben 
die Performance. 

Die klassischen Orte der  
Kunst sind zurzeit nicht 
bespielbar. Schlägt mit der 
Corona-Krise die Stunde der 
digitalen Kunsträume?

Durch den Ausbruch der 
Krankheit wurde dieser Raum 
�ür mich unvorhergesehen  
zu einer Zelle. Es ist doch inte
ressant, wie sich die Verhältnisse 
verschieben und plötzlich der 
digitale Kunstraum weit mehr 
Möglichkeiten bietet als die Mu-
seen, deren Werke jetzt hinter 
verschlossenen Türen hängen. 

Durch einen Livestream 
gibt es Publikum. Wie verhält 
man sich in einer ständigen 
Observierungssituation?

Am Anfang bin ich in Aktio-
nismus verfallen, um das Bild 
im Web spannend zu gestalten. 
Ich war übermotiviert, habe  
die Farbe gestisch auf die Lein-

wand geknallt. Ich merkte schnell, dass das 
sinnlos ist, habe die Leinwände umgekehrt 
neu aufgespannt und bin nur mit Buntstiften 
zärtlich-entschleunigt auf sie los. Ohne den 
Vollzug dieses Wechsels würde ich die sechs 
Wochen nicht durchstehen. 

rufen. Die großen Auktionshäuser bieten 
ja schon lange auch Onlineauktionen an,  
die noch einmal beliebter werden könnten. 

Doch weder im Kunstmarkt noch  
im Ausstellungsbetrieb wird der virtuelle 
Raum die physische Erfahrung in naher 
Zukunft ersetzen. Bei Kunstmessen 
geht es mindestens so viel um das soziale 
Drumherum wie um den reinen Verkaufs-
akt. �In einem Markt, der auf Vertrauen 
basiert, bleiben persönliche Interaktionen 
essenziell�, sagt Spiegler. Und dass ein 
Instagram-Bild keinen Ausstellungsbesuch 
ersetzt, ist eh klar. Kunst ist im Kern  
eine soziale Aktivität. Wie sehr, wird uns 
jetzt schmerzlich bewusst.

ALEXANDER ISKIN �Die Ursache  
liegt in der Zukunft�,  

Mönchehaus Museum Goslar,  
10. Mai bis  5. Juli

zimmer funktionieren. �Aber wir haben 
das Konzept geändert, um den Galerien  
die Möglichkeit zu geben, Werke zu zeigen, 
die sie eigentlich �ür die Stände in Hong-
kong geplant hatten�, erklärt Marc Spiegler. 
Der Viewing Room, der zu dem ursprüng-
lichen Termin der Art Basel/Hongkong live 
ging, stand wegen der außergewöhnlichen 
Situation den teilnehmenden Galerien 
ohne weitere Gebühren offen. Über �� 
Prozent der Galerien nutzten das Angebot, 
mit dem neuen Format zu experimentieren, 
und zeigten gut ���� Kunstwerke. 

Dass eine reine Onlinemesse nicht 
einfach umzusetzen ist, hatte die VIP 
Art Fair gezeigt, die ���� mit großem 
Medienecho gestartet und spektakulär an 

der Technik gescheitert war � die zweite 
Ausgabe ���� fand noch statt, danach 
hörte man nichts mehr von dem in den 

USA beheimateten Start-up. Mittlerweile 
sind die Programme hoffentlich ausgereift, 
und die Corona-Krise könnte einen Digi
talisierungsschub im Kunsthandel hervor-

Der Maler ALEXANDER 
ISKIN hat sich zum  
Arbeiten in seiner  
Galerie eingeschlossen

»Wir haben gelernt,  
wie schnell sich  
die Situation ändert,  
während man 
Entscheidungen treffen 
muss« - MARC SPIEGLER

ELKE BUHR 

JULIET KOTHE

�DAS  
ATELIER  
WURDE  

ZUR  
ZELLE�

News.MONOPOL

Alexander ISKIN 
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WATCHLIST

Travis Fish trägt seinen Standard-
look: Hoodie und abgewetzte 
Jeans, Fendi-Socken und Biwak-
schuhe von The North Face, die 
Haare zu einem strähnigen Dutt 
geknotet. Laissez-faire-Menta-
lität, aber mit Kalkül, so könnte 
man auch die Malerei des ��-jäh-
rigen New Yorkers beschreiben.

Fish malt eingängige Motive, 
Hemden, Hosen, Luxussweat
shirts und Porträts, und zwar 
so, als hätte er sie in kürzester 
Zeit auf seine großformatigen 
Leinwände gebracht. Seine 
Kunst wirkt kindlich, naiv, ohne 
klare Linien, mit aquarellierten 
Farben, Zufallsflecken und 
gewollten Fehlern: �Ich male so 
schnell, wie ich kann, aus Angst, 
doch zu perfekt zu werden. Das 
Spontane, kindlich Ungelenke 
soll um jeden Preis erhalten 
bleiben.� Damit passt Fish gut 
in den aktuellen Trend naiver 
Malerei mit Motiven wie aus 
Kinderhand. So gesehen auch 
bei Künstlern wie Oli Epp oder 
Katherine Bernhardt, in deren 
New Yorker Atelier Fish derzeit 
Asyl gefunden hat. 

Travis Fish flirtet mit dem 
Obsessiven, beschreibt sich 
selbst als Arbeitsjunkie. Er 
könne tagelang malen, sogar 
seine Pupillen erweiterten sich, 
wenn er im Malrausch sei. Vor 
einiger Zeit porträtierte er in 
wenigen Stunden  
die Rapper des Trios Migos und  
entdeckte so seine aktuelle 
Praxis: Lieblingsmotiv malen, 
und das in möglichst vielen 
Variationen, dann auf Instagram 
hochladen, weitermachen. Von 

den Rappern ging es zu ihren 
Klamotten, denn auch diese 
haben Kultstatus. Fish mag es, 
mit dem Image des Fanboy zu 
spielen. �Was mir ge�ällt: dass 
dem Gegenstand etwas fast 
Erhabenes zukommt. Wenn 
Versace ein neues T-Shirt raus-
bringt oder wenn ich ein geiles 
Hemd sehe, dann muss ich  
das einfach malen, als Huldi-
gung.� Das Internet spielt dem 
Künstler mit seiner Unmittel
barkeit perfekt in die Karten. 
Seine manische Kunstproduktion 
verträgt sich mit der Geschwin-
digkeit der sozialen Medien, die 
ständig nach Nachschub lechzen, 
und ist zugleich ironischer  
Kommentar zur Schnelllebigkeit 
von Populärkultur. �Da steht  
der Sweater der Woche im 
Kontrast zum Kunstwerk, das 
von Dauer sein soll.� Fast fashion 
versus fast painting versus lange 
lebe die Aura des Kunstwerks. 

Am meisten hat es Fish der-
zeit der Migos-Rapper Offset an-
getan. Diesen hat er bereits un-
zählige Male porträtiert. Letztes 
Jahr trafen sich die beiden zum 
ersten Mal. Seine Hände hätten 
wie verrückt gezittert, als er 
seinem Idol auf dem Handy des-
sen Konterfei in mannigfaltiger 
Variation gezeigt habe, erzählt 
Fish. Offset habe seine Bilder 
�krass� gefunden. Mittlerweile 
planen die beiden ein gemeinsa-
mes Projekt, der Rapper soll die 
Klamotten aussuchen, Fish wird 
sie malen. Die Kunst schnappt 
sich den Abglanz des Ruhms  
und wertet darüber das Idol wei-
ter auf � der perfekte Kreislauf.

1. �Versace-Kith�, 2019; 2. �Takeoff�, 
2019; 3. �Gucci/Mickey�, 2020; 

4. �Reversible Fendi�, 2020; 5. �Offset/raf 
simons�, 2020, �Up in smoke�, 2020, 

�Offset in Paris�, 2020; 6. �Stussy�, 2020

TRAVIS FISH 
findet man auf Instagram  

unter @travis_fish

ANNELI BOTZ

KÜNSTLER,  
DIE UNS AUFGEFALLEN SIND

1
2

3 4
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Wang Shugang (* 1960), „Apartment Block Life: Clapper“, 2003. 
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Wo �st das Erbe von CHRISTOPH 
SCHLINGENSIEF gebl�eben?

Im August wird es zehn Jahre her sein, 
dass Christoph Schlingensief starb, 
mit nur �� Jahren. Und man hört 

nicht auf zu denken, wie sehr er fehlt. 
Im Gegenteil � die Lücke tut sich immer 
schmerzlicher auf. Im April kommt nun 
der Dokumentar�ilm �Schlingensief �  
In das Schweigen hineinschreien� in die 
Kinos. Die Regisseurin Bettina Böhler 
hat Filme, Theaterszenen, Aktionen, 
Interviews und frühe Super-�-Filme vom 
blonden Kind in Oberhausen zu einer  
überbordenden Montage zusammen- 
geschnitten. 

Für alle, die sein Werk nicht kennen, 
dürfte der Film leider ein riesiges Rätsel 
sein, bei allen anderen aber erzeugt er  
ein ziemlich vertrautes Schlingensief- 
Ge�ühl: Da redet, �ilmt, produziert einer  
viel zu schnell und komplett nach seinen 
eigenen Regeln, wirft sich mit seinem gan-
zen Ich in einen nicht gewinnbaren Kampf 
gegen die Verkrustungen der Gesellschaft 
und bohrt, mit Hitler-Bärtchen im Ge-
sicht, buchstäblich in der braunen Scheiße, 
stellvertretend �ür den Rest der Welt, 

der noch versucht, jeden Pups zu vertu-
schen. Schlingensief war schon dran an  
all den Symptomen, die sich nur ver-
schlimmert haben in der letzten Dekade, 
inszenierte Realityshows mit Flüchtlingen, 
hüpfte mit Arbeitslosen in den  
Wolfgangsee, schrie �Tötet Helmut Kohl� 
und ließ sich auf der Documenta fest
nehmen, gründete eine �Kirche  
der Angst� und verwandelte Offenheit 
und Schwäche in Kraft.

Wo gibt es heute Kunst, die auf  
diese Weise politisch wird und ins Leben 
eingreift? Man könnte glauben, was  
politischen Aktionismus angeht, hätte  
das Zentrum �ür Politische Schönheit ihn 
beerbt. Aber wenn man Schlingensief  
in diesem Film noch einmal erlebt, wird 
der Unterschied klar. Schlingensief stellte 
sich auch immer selbst infrage, er wusste 
um seine eigenen Abgründe, er hasste das 
Eindeutige, und Selbstgerechtigkeit  
war ihm fremd. �Ein guter Gedanke ist 
wie ein Zelt. Es ist zerstörbar, aber es gibt 
mir Geborgenheit. Ein schlechter Ge-
danke ist nicht zerstörbar, der steht nur 

herum, und das nennt man heutzutage 
Meinungen�, sagt er im Film in einem 
Interview. Er wünschte sich, Gedanken 
zur Ver�ügung zu haben, und die sollten 
aus den Theatern kommen, aus dem  
Film, aus der Kunst. 

Haben wir die Aufgabe wirklich an-
genommen? Man darf daran zweifeln.  
Und sein künstlerischer Nachlass? Für  
den interessiert sich keine öffentliche  
Institution in Deutschland. In Schlingen-
siefs letzten Lebensjahren hat er viel im 
Kunstkontext gearbeitet, es gab große  
Ausstellungen, ���� gewann er mit  
�Kirche der Angst� postum den Goldenen 
Löwen in Venedig. Doch die Installation 
aus Venedig ist eingelagert, keine  
Institution hat sie seit der Biennale mehr 
gezeigt. Kein einziges Kunstwerk von 
Christoph Schlingensief be�indet sich in 
einer öffentlichen Sammlung. Das kann 
nicht sein. 

ELKE BUHR

�Schlingensief �  
In das Schweigen hineinschreien�,  

ab 2. April im Kino

Still aus dem Film 
�Schlingensief � 
In das Schweigen 
hineinschreien�
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Mach�s gut, 
ULAY

�EINE NEUE  
ZUKUNFT  

ZEIGEN�
Bei der SYDNEY-BIENNALE 
sollen koloniale Wunden  
heilen. Ein Gespräch mit  
Kurator BROOK ANDREW

Brook Andrew, Ihre Biennale soll ein  
safe space sein. Was heißt das für  
eine Ausstellung?

Die Schau �NIRIN� ist ein künstler-
ge�ührtes Projekt. Indem wir die Sydney- 
Biennale zum sicheren Ort erklären, arbei-
ten wir daran, die Künstler zu schützen.  
Es nehmen viele artists of color, in  
der Diaspora lebende und queere 
Künstler teil, die sich mit so brisan-
ten Themen wie Umwelt, Heilung 
und Transformation befassen. Es 
geht darum, ein Umfeld mit Res-
pekt und Ausdrucksvielfalt �ür alle 
zu schaffen.

Es gibt auch die Position,  
dass Kunst nicht sicher sein kann, 
wenn sie Neues erschaffen will ... 

Es gibt Missverständnisse über 
das Wort �sicher�. Diese Biennale 

ist voller Kühnheit und Experi-
mentierfreudigkeit, die Grenzen 
sprengt, die Geschichte heraus-
fordert und eine neue Zukunft 
präsentiert.

Können Sie ein Werk  
nennen, das Ihnen besonders 
am Herzen liegt? 

Alle Werke sind zentral, 
weil sie alle miteinander 
verbunden sind. Interessant 
sind �ür mich Themen wie 
Betrachtungsweisen von Souve-
ränitätsvorstellungen oder das 
Dekoloniale. Wir als indigene 
Bevölkerung Australiens haben 
nie Landrechte erhalten, wir 
wurden nicht einmal in die 
Verfassung eingetragen und 
wurden erst ���� vollwertige 
Bürger. 

Gibt es Projekte, die  
über die Dauer der Biennale 
hinaus weiterleben?

Da ich selbst eine Wiradjuri-
Person bin, ist dieses Programm 
de�initiv nicht nur symbolisch. 
Allein weil wir Ideen in die Köpfe 
der Menschen pflanzen. Dann 
gibt es zum Beispiel eine restau-
rierte Fähre, die die Geschichte 
von Frauen auf den Pazi�ikinseln 
zelebriert. Tony Albert lädt 
Besucher ein, Erinnerungen 
auf Papier zu schreiben, in das 
Pflanzensamen eingearbeitet 
sind. Dabei geht es um australi-
sche Traumata. Die Künstlerin 

Lucienne Rickard zeichnet jeden Tag eine 
Spezies, die kürzlich ausgestorben ist � und 
radiert sie dann weg.

ADRIAN STIMSON �Shaman Exterminator�, 2004 ULAY �White Mask�, 1973/74

Als der Performancekünst-
ler Ulay (geboren 1943  
als Frank Uwe Laysiepen) 
am 2. März starb, war  
die Anteilnahme seiner  
Kollegen überwältigend. 
Ulay war ein �artists�  
artist�, der schon in den 
1970er-Jahren Themen 
bearbeitete, die heute die 
Performancekunst  
beherrschen: fluide  
Identitäten, die Produk-
tionsbedingungen von 
Kunst, institutionelle  
Gewalt. Anders als seine  
langjährige Partnerin  
Marina Abramovi�, mit  
der er radikale Paar- 
Performances inszenierte,  
kam Ulay jedoch nie auf 
dem Erfolgsgipfel der  
klassischen Kunstwelt an.  
�Ich bin zu faul dazu�, 
sagt er in der Abramovi�-
Dokumentation �The  
Artist Is Present�.  
2016 ehrte ihn die Schirn  
in Frankfurt am Main  
mit seiner einzigen  
großen Museumsretro-
spektive als �Ausnahme-
künstler�. Er starb  
mit 76 Jahren in seiner 
Wahlheimat Ljubljana.Fo
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SASKIA  
TREBING

Sydney-Biennale �NIRIN�,  
bis 8. Juni

Künstler und Kurator BROOK ANDREW 
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ELEMENTAR
TEILCHEN

ANNE WAAK ÜBER   
DIE ˜STHETIK DES ALLTAGS

News.STILKOLUMNE

ART BRUT 
Die schillernden Vasen der Serie �Excavated  

Vessels� entstehen, indem der Möbeltischler Jeff Martin 
buntes Glas in alte Korkgussformen bläst.

Preis auf Anfrage, jeffmartinjoinery.ca

LIEGEN BLEIBEN
Minimalismus schön und gut, aber so ein Sofa  

von der Größe eines Floßes, von dem man sich nur mit 
Mühe wieder erhebt, hat auch einiges für sich. 

Moonraft, ab 4500 Euro, bretzshop.de

Szenen- 
WECHSEL
Als Modedesigner war  
der Schotte Jonathan 
Saunders für seine  
Vorliebe für Farben  
bekannt. Für seine 
��-teilige Debüt-Möbel
kollektion arbeitet  
er unter anderem mit 
Intarsien.

saundersstudio.com

SCHAU AN
Das Programm der Brüsseler Galerie Maniera lässt sich nie ganz klar entweder  

der Kunst, dem Interior- oder dem Möbeldesign zuordnen. Derzeit sind hier Objekte 
der Designer Bernard Dubois und Isaac Reina zu sehen. 

�Tangible Abstraction�, bis 9. Mai, maniera.be

SCHLICHT UND GUT
�Charpai� heißt �vier Füße�, so werden in Indien und Pakistan einfache 

Bettenkonstruktionen genannt. Hanne Willmann hat für  
Schönbuch ein Daybed gleichen Namens designt, das so minimalistisch  

wie funktional ist.

Um 1770 Euro, schoenbuch.com

KLASSIKER
Dinge, die man noch  

nicht über Ludwig Mies van der  
Rohes ikonischen �Barcelona  

Chair� wusste: Hergestellt wurde  
er ursprünglich in Berlin-Neukölln,  

er sollte ���� als Sitzgelegenheit  
für das spanische Königspaar  

im deutschen Pavillon auf  
der Weltausstellung dienen, und im  
neuen Farbton Dunkelgrün wirkt er  

noch klassischer als  
ohnehin schon. 

Um 6150 Euro, knoll.com

Anne WAAK
ist Journalistin und 

Buchautorin.  
In Monopol  

schreibt sie jeden 
Monat  
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Arbeiten über mich lustig. �Bitte lassen 
Sie einen Abstand von ��,� Zentimetern 
zwischen dem Objekt und der Wand�  
oder �Beachten Sie die Höhe von ���,� 
Zentimetern vom Boden bis zur Oberkante 
des Rahmens�. �Kannst du das nicht  
aufrunden?�, werde ich oft gefragt. Aber  
mit Blick auf die Anordnung der Masken 
ist es genau die Kombination von emp�ind-
lichen Beziehungen, die mich ergriffen  
hat und die durch die kleinste Veränderung 
zerstört werden kann.

Ich emp�inde den Abstand zwischen 
den Masken als präzise, das Licht ist so posi-

tioniert, dass es im richtigen Winkel mit 
der richtigen Intensität auf die Köpfe trifft, 
was zu perfekt proportionierten Schatten 
�ührt. Die Farbe der Wand und die Be-
schriftung (siehe Bildunterschrift) weit 
unten verstärken den Gesamteffekt ebenso 
wie der weiße Text auf schwarzer Tafel. 

Ich besitze nur rudimentäres Wissen 
über N�-Masken, aber bei der Beschriftung 
fehlen mir weder das genaue Jahr oder  
der Herkunftsort noch Beschreibungen 
über Gebrauch oder Kontext. Vielleicht 
wussten diejenigen, die das Label geschrie- Fo
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Deigan, N�-Maske eines Geistes 
einer Frau mittleren Alters, 

Japan, Mitte Edo-Zeit, 18. Jahrhundert

Manbi, N�-Maske einer jungen 
Schönheit, Japan, 

Mitte Edo-Zeit, 18. Jahrhundert

IMAN ISSA, 1979 in Kairo geboren,  
ist Bildhauerin und lebt in Berlin. Ihre Werke 

sind bis zum 26. April im  
Kunstmuseum St. Gallen zu sehen

Ich bin dem Masken-Arrangement ���� im 
Museum Rietberg in Zürich begegnet.  
Ich erinnere mich, dass ich von den beiden 
Objekten und ihrer Platzierung neben-
einander fasziniert war. Da ich die Schilder 
nicht sofort gelesen hatte, schrieb ich die 
subtile Unterscheidung zwischen den Mas-
ken ihrem unterschiedlichen Charakter 
oder affektiven Zustand zu, aber ich hätte 
nicht vermutet, was das Label verriet:  
dass die Unterscheidung der beunruhigen-
dere und universelle Prozess des Alterns ist.

Ich versuchte, ihre Merkmale genau 
zu untersuchen, um zu bestimmen, wo 
der Unterschied liegt. Die 
Augenbrauen des linken Ge-
sichts sind dünner, die Augen 
haben schwächere Kontur, 
das Gesicht ist etwas schma-
ler, das Haar etwas rauer und 
näher am Schädel, die Farbe 
ein klein wenig bleicher und 
der Schatten spitzer. Am 
wichtigsten ist die Form des 
Mundes, die den Ausdruck 
des Gesichts bestimmt. Wäh-
rend die Manbi-Maske der 
�schönen jungen Frau� Neu-
gier widerspiegelt und eine 
lächelnde Maske ist, hat die 
Deigan-Maske, die zum Geist 
einer Frau mittleren Alters 
gehören soll, einen Ausdruck 
von Ehrfurcht, Verwirrung, 
Entsetzen und Resignation. 
Ein Ge�ühl, das ich kenne, 
�ür das ich aber kein präzises Wort habe. 

Die Unbestimmbarkeit hat einen 
höchst unheilvollen Effekt. Mich fasziniert 
auch die Tatsache, dass Schönheit nur 
der Maske rechts zugeschrieben wird. Ich 
hätte es weder vermutet, noch bin ich  
unbedingt damit einverstanden, aber ich 
bin überwältigt von den widersprüchli-
chen Gedanken, die mich plagen, während 
ich versuche, einen Sinn darin zu sehen. 

Freunde, Kuratoren und Installations-
teams machen sich wegen meiner Maß-
angaben in Aufbau-Anleitungen meiner 

ben haben, dass solche Texte selten viel 
Information hinzu�ügen. Wenn sie neben 
einem Objekt oder Bild platziert sind,  
können sie jedoch verklären, ablenken,  
das Exponat verarmen lassen, verkomplizie-
ren, bereichern oder erleuchten. In diesem 
Fall sind es die Bezeichnungen, die mich 
innehalten ließen, wo ich sonst vielleicht 
vorbeigeschlendert wäre. Jedes Mal wenn 
ich die Beschriftung in Bezug auf die Mas-
ken anschaue und darüber nachdenke, wird 
etwas, das ich �ür solide hielt, erschüttert. 

In �Faces. Eine Geschichte des Gesichts� 
schreibt Hans Belting, das Konzept sei  

in die Sprache eingegangen: 
Er zitiert die Ausdrücke �das 
Gesicht verlieren� und �das 
Gesicht wahren�. Das erinnert 
an das, was Jalal Tou�ic in �Two 
or Three Things I�m Dying to 
Tell You� schreibt: dass �Gesicht 
wahren� und �Gesicht verlieren� 
manchmal wörtlich zu nehmen 
sind. Obwohl ich die Aussage 
nicht völlig verstehe, kann ich 
sie auf die Masken anwenden. 
Wenn man annimmt, dass sie 
am Leben sind � was ich tue �, 
können sie Werkzeuge sein,  
um zu verstehen, was es heißt, 
sein Gesicht buchstäblich  
zu wahren oder zu verlieren. 

Iman ISSA
über ZWEI JAPANISCHE N��MASKEN  

�18. JAHRHUNDERT�

Alte MEISTER
VON NEUEN GELIEBT 
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Zukun�
REM KOOLHAAS HAT WEDER FÜR ALARM 
NOCH FÜR NOSTALGIE VIEL ÜBRIG.  
IN NEW YORK WIRFT ER EINEN NEUEN 
BLICK AUF DAS L˜NDLICHE. DORT,  
SAGT DER ARCHITEKT, FINDEN IN DEN 
N˜CHSTEN JAHREN ALLE ENTSCHEIDEN�
DEN ENTWICKLUNGEN STATT

Interview

Silke Hohmann Fo
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Ein vom auftauenden PERMAFROST verursachtes Loch im Erdreich, 2014

36
ü



ü



E
Interv�ew.REM KOOLHAAS

Herr Koolhaas, mit der Ausstellung 
�Countryside, The Future� zeigen Sie 
ein neues Bild der ländlichen Regionen, 
über die wir anscheinend sehr wenig 
wissen.

Im Grunde genommen gehen wir mit 
dieser Schau gegen unsere eigene Igno-
ranz vor. Ein Teil der Ausstellung zeigt 
Elemente aus Westland, der holländischen 
Region mit den Gewächshäusern. Sie 
liegt zehn Kilometer von unserer Haus-
tür entfernt, mein Team und ich sind in 
zwölf Minuten da. Aber bis vor drei Jahren 
waren wir noch nie dort.

Westland ist Weltspitze, was die 
Zukunft der Landwirtschaft betrifft, ein 
Laboratorium für Lebensmittel. Glauben 
Sie, dass Technologie die Rettung ist?

Wir veranschaulichen in der Ausstel-
lung, was Technologie bedeutet und  
nicht �Tec�, was eine völlig abstrakte Sache 
ist. Wir haben Vertrauen darin gefasst, 
dass mit der richtigen Information und der 
richtigen Technologie die richtige Schluss-
folgerung gezogen wird. Dabei war eine 
schöne Entdeckung, dass man die richtigen 
Werkzeuge �indet, wenn man digitale und 
antike Bedingungen kombiniert.

Wie beim Pixel-Farming, das ein biss-
chen aussieht wie Farbfelder von Ger-
hard Richter. So wird mit hochtechnolo-
gischer Methode ein optimaler Zustand 
hergestellt, der schon seit Ewigkeiten 
existiert: Mischkultur.

Er ist selbst ein großer Advokat des urba-
nen Lebens: Mit �Delirious New York� 
legte der niederländische Architekt Rem 
Koolhaas den Grundstein einer ganzen 
Welle soziologischer und stadtplanerischer 
Forschungen über die Metropolen. Das 
ist �� Jahre her. Der intellektuell äußerst 
bewegliche Pritzker-Preisträger denkt kon-
tinuierlich gegen den Mainstream an, mit 
einem wachen Blick �ür das Übersehene, 
Randständige. In einer fulminanten Aus-
stellung im Guggenheim Museum lenkt er 
ihn nun auf die ländlichen Regionen der 
Erde � nicht als Idylle, sondern als Ort  
�ür Hightech und Innovation. �Country-
side� ist, wo sich die Zukunft entscheidet.

Wir haben ihn beim Interview in  
New York nach neuen Er�indungen und 
Strategien gefragt, die den ländlichen 
Raum verändern werden. 

Es geht um die Kombi-
nation aus extremer Techno-
logie und antiker Denkweise. 
Es ist also nicht so sehr die 
Aussage, dass die Techno
logie an sich uns aus diesem  
Schlamassel herausholen 
wird, sondern eher: Es wer-
den ganz bestimmte Werk-
zeuge gebraucht, die gewisses 
Potenzial haben.

Bei manchen Ideen in  
der Ausstellung fragt  
man sich, warum es sie 
nicht schon gibt. Da ist zum 
Beispiel der Entwurf eines Fo
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�Countryside, The Future�, 2020, Ausstellungsansicht Guggenheim,New York. 
Oben: Landvermessungsdiagramm in den USA
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modularen E-Traktors für die afrikanische 
Landwirtschaft zu sehen, dessen Akkus 
an Solarbäumen aufgeladen werden.  
Gibt es Hinweise, dass bessere Bedin-
gungen das Land wieder attraktiver als 
die Städte machen könnten?

Absolut. Bei einer unserer Recherche-
reisen haben wir kenianische Studenten 
gefragt, ob sie lieber in der Stadt leben oder 
mit verbesserter Infrastruktur aufs Land 
zurückkehren würden. �� Prozent waren 
da�ür, wieder auf dem Land zu leben.

Das Wort �Countryside� oder �Land� 
scheint völlig unzureichend, wenn man 
bedenkt, dass damit 98 Prozent der 
Landfläche auf der Erde gemeint sein soll.

Es wurde immer von der Stadt her 
de�iniert.

Haben Sie neue Vorschläge?
Nein, habe ich nicht. Andernfalls 

hätte das Projekt einen anderen Namen. 
Wir sind uns schmerzlich bewusst, 
dass es nicht korrekt ist. Da die Schau 
nach Frankreich, China, Afrika und  
in die Niederlande reisen wird, haben wir 
am Ende vielleicht ein neues Wort.

Sie stellen zahlreiche Erfindungen 
und Objekte vor, die das Leben auf dem 
Land wenig idyllisch, aber aufregend 
und modern erscheinen lassen. Etwa mit  
Fischfarmen, die an Raumfähren  
denken lassen.

Neue Methoden der Fischzucht sind 
viel hygienischer, und sie sind auch der 
natürlichen Lebenserfahrung der Fische 
ähnlicher. Wir haben ja viele unserer 
menschlichen De�izite wie Jetlag, Auf-
merksamkeitsde�izit, Fettleibigkeit auf die 
Natur übertragen. In vielen Fällen kann 
man das vermeiden.

Faszinierend ist ein Exoskelett  
für Menschen, mit dem man Superkräfte 
bekommt. Es reagiert auf die alternde 
Gesellschaft Japans.

In einigen Regionen sind in Japan nur 
noch ältere Menschen übrig, um Teile des 
Landes zu erhalten. Diese Roboter reagieren 
auf zwei Probleme: was man mit all den 

 In einer Halle von KOPPERT CRESS im niederländischen Westland

 »	Auf dem Land entsteht 
unbemerkt eine  
neue Art von Architektur« 

�	Rem KOOLHAAS
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Menschen machen soll und wie man sie 
mit Werkzeugen ausstattet, damit sie sich 
weiterhin bewegen können. Diese Roboter  
wurden speziell �ür Bewegungen entwi-
ckelt, die sie noch aus�ühren können. In ei-
ner Dokumentation zeigen wir, wie ein alter 
Mann ein Paket von ��� Kilo trägt. Japan 
bemüht sich, seine alternde Bevölkerung 
mit einer neuen Generation von Robotern 
auszurüsten. Dort rechnet man damit, dass 
dort, wo Menschen verschwinden, Roboter 
auf dem Land notwendig sein werden.

Sie haben ein Roboter-Trainingscen-
ter nahe Fukushima besucht, wo Roboter 
lernen, nach Katastrophen aufzuräumen 
oder zu dekontaminieren. Es wurde iro
nischerweise teilweise durch einen Taifun 
zerstört. Aber der zupackende Pragma-
tismus in Japan ist erstaunlich.

Ja, auch das Nachbarland China setzt  
gerade ganz klar den ländlichen Raum wie-
der auf die Tagesordnung der Politik. Alle 
wichtigen Staatsmänner der Weltgeschichte 
hatten einen genauen Plan, wie sie das  
Land �ür ihre Politik benutzen konnten.

Die Bedürfnisse der Zukunft betreffen  
vor allem Nahrung und Daten. Beide 

haben extreme Architekturen � Gewächs-
häuser und Serverfarmen. Was bedeutet 
das für die Zukunft des Architekten?

Auf dem Land entsteht unbemerkt eine 
neue Art von Architektur. Wir sprechen  
von einer schönen Landschaft in der Nähe 
von Reno in Nevada, sie heißt TRIC,  
man kann in der Ferne wilde Pferde sehen, 
aber hier bauen viele amerikanische Unter-
nehmen riesige Boxen, manchmal eine 
halbe Meile lang, �ünf Stockwerke hoch, 
sie sind völlig abstrakt, sie haben keine 
Fenster, sie sind hier wie zu�ällig in diese 
Landschaft gepflanzt. Sie wurden �ür  
Maschinen gebaut, die hier hauptsächlich 
von Robotern bedient werden. Im Maßstab 
einer Metropole, aber mit der Bewohnung 
eines kleinen Dorfs. Als wäre Manhattan 
von nur ��� Menschen bewohnt. Das er-
fordert eine neue De�inition. Aus heiterem 
Himmel entsteht ein völlig neues Potenzial 
�ür die Architektur. 

Posthumane Architektur, die keinen 
menschlichen Bedürfnissen nach  
˜sthetik oder Komfort genügen muss.

Aber in diesen Kisten werden wir 
ästhetische Bedingungen sehen, die alles 

übertreffen, was zeitgenössische Architektur-
büros, einschließlich uns selbst, in den letzten 
�� Jahren geschaffen haben. Wir sind natür-
lich persönlich sehr interessiert am Potenzial 
dieser neuen Art von Raum. Es ist eine  
grundlegende und enorme Herausforderung. 
Die Architektur der letzten �� Jahre zielte  
auf Komfort und Sicherheit ab, und deshalb 
sind wir sehr froh, eine neue Welt erforschen 
zu können, in der es keine Notwendigkeit 
mehr �ür die Farbe Beige gibt.

AUSSTELLUNG: �COUNTRYSIDE, 
THE FUTURE�, Guggenheim Museum, 

New York, bis 14. August
 KATALOG: AMO, REM KOOLHAAS 

(HG.): �COUNTRYSIDE, 
A REPORT�. Auf Englisch. 352 Seiten,  

Taschen Verlag, 20 Euro Fo
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DAS  
N˜CHSTE  

GROSSE  
DING

Umfrage

Petra Schmidt

Eine Befragung unter Designexperten: 
Welche Objekte werden dieses  
Jahrzehnt prägen? Mit welchen neuen 
Erfindungen lösen wir unsere Probleme? 
Geht es noch um Gegenstände?

42
ü



Was könnten nachhaltige Baumethoden 
�ür die Zukunft sein? Können wir vielleicht 
sogar mit einer anderen Spezies, wie etwa 
Seidenraupen, bei der Konstruktion von  
Objekten und Gebäuden zusammenarbei-
ten? Und könnte uns diese Arbeitsweise 
dem Kreislauf der Natur näherbringen? 
Dies waren nur einige der Fragen, die sich 
Neri Oxman in ihren Arbeiten stellt,  
welche wir unter dem Titel �Material 
Ecology� derzeit in einer Ausstellung am 
MoMA zeigen.

Als Designerin, Architektin und 
Gründungsdirektorin der Mediated Matter 
Group am MIT Media Lab prägte Oxman 
den Begriff der �Material Ecology�.  
Sie beschrieb damit neue Möglichkeiten 
�ür Menschen und Natur, über maschinelle 
Fertigungsprozesse miteinander zu inter-
agieren, um neue Objekte und Strukturen 
wachsen zu lassen.

So entstand bereits ���� die erste Seiden
kuppel, die mithilfe von ���� Seiden-
raupen und eines computergesteuerten 
Roboterarms hergestellt wurde. Das Team 
erforschte, wie Seidenraupen auf Verände-
rungen ihrer räumlichen und ökologischen 
Bedingungen reagieren. Es konnte dann  
die Spinnmuster der Tiere so beeinflussen, 
dass sie nicht wie üblich ei�örmige Kokons, 
sondern ein flaches Vlies zu spinnen be-
gannen. Und anders als bei der traditionellen 
Seidenernte, bei der die Larven lebendig 
in ihren Kokons gekocht werden, um den 
Seidenfaden zu gewinnen, erlaubt dieser 
Prozess den Seidenraupen, ihre natürliche 
Verwandlung � und damit ihren Lebenszyk-
lus � ungestört durchlaufen zu können.

Der �Silk Pavilion II� entstand nun  
speziell �ür unsere Ausstellung. Im Laufe 
von zehn Tagen spannen ������ Seidenrau-
pen ihre Fäden horizontal über ein wasser-
lösliches Gestrick, das über einem Rahmen 
aus rostfreiem Stahl drapiert wurde. Ein 
rotierender Stift half, die Spinnbewegun-
gen der Insekten nach oben fortzu�ühren. 
Veränderungen in Wärme und Licht beein-
flussten die Bewegung der Seidenraupen, 
sodass die so entstandene Seide in der 
Struktur und in ihrer Dichte variiert.

Die Italienerin PAOLA ANTONELLI 
arbeitet seit 1994 am Museum 
of Modern Art in New York. Sie ist dort 
als Senior Curator im Department
of Architecture and Design sowie als 
Gründungsdirektorin für den Bereich 
Research and Development tätig.

Seidenhaus
PAOLA ANTONELLI s�eht 

�n Ner� Oxmans Raupen  
d�e Zukunft sp�nnen
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Report.DESIGN

Kalk Ink nennt sich das neueste elektri-
sche Geländemotorrad der jungen Elek-
tromotorrad-Marke Cake aus Schweden. 
Das Label wurde von dem renommierten 
Unternehmer Stefan Ytterborn gegrün-
det. Zu Beginn seiner Karriere hat er 
als Design-Manager Firmen wie Ikea, 
Iittala, Absolut Vodka und McDonald�s 
beraten und schließlich ���� mit POC 
sein eigenes Unternehmen gegründet, das 
sowohl von ambitionierten Laien als auch 
von Pro�isportlern �ür seine funktionale 
und gestalterisch anspruchsvolle Ski- und 
Radkleidung geschätzt wird.

Das schwarze Kalk Ink ist Teil einer 
neuen Motorradtypologie, die jetzt durch 
den Elektroantrieb möglich wird. Die 
Modelle sind schwerer als ein Downhill-
Mountainbike, aber deutlich leichter als 
ein per Verbrennungsmotor angetriebenes 
Geländemotorrad. Während sich die 
bisherigen Versuche der großen Motorrad-
marken und kleinerer Boutique-Firmen 

darauf beschränkten, Elektromotoren 
in Motorräder einzubauen, die damit so 
schwer�ällig wirken wie der Scrambler,  
der Urvater aller Motocross-Maschinen, 
sind Ytterborn und sein Team einen ande-
ren Weg gegangen. Sie haben das Motor-
rad neu durchdacht und ein Fahrzeug mit 
zahlreichen Spezialteilen entwickelt, dem 
ein guter Ausgleich zwischen Gewicht, 
Fahrdynamik und Reichweite gelingt. Vor 
allem aber wird diese Formel zur Form 
und schafft ein cooles Icon, das künftig 
Maßstab �ür ähnliche Entwicklungen sein 
wird. Mit anderen Worten: Cake ist das 
schwedische Tesla der Motorradwelt.

Kalk Ink
CLEMENS WEISSHAAR 

glaubt an Dynam�k  
und Re�chwe�te  

von Stefan Ytterborns 
E-Motorrad

Der Designer CLEMENS WEISSHAAR 
führt zusammen mit Reed Kram  

das Büro Kram/Weisshaar in London, 
München und Stockholm. Im Auftrag  

von Firmen wie Adidas oder Audi  
untersuchen die beiden die Auswirkun-
gen von digitalen Medien, Algorithmen 

und Robotik auf das Industriedesign. Fo
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Ich trage eine Brille. Mit ihr kann ich gut 
sehen, aber sie ist auch ein Accessoire,  
das de�iniert, wie ich aussehe. Wenn ich 
das Brillenmodell wechsle, ändert sich 
meine Erscheinung, mein Look. Eigentlich 
will ich �ür meine direkte Umwelt sichtbar 
und erkennbar sein, aber künftig wird 
sich das, was wir darunter verstehen, ganz 
anders darstellen. Zur Sicherung des öf-
fentlichen Raums werden immer häu�iger 
Kameras und Gesichtserkennungssoftware 
eingesetzt, um Passanten zu identi�izieren 
und Bewegungspro�ile festzuhalten. Hier 

setzt die polnische Designerin Ewa Nowak 
an. Sie fragt: Wie entwickelt sich eine Ge-
sellschaft, die mit Überwachung ihrer Mit-
glieder versucht, Ordnung herzustellen?

Gesellschaftliches Zusammenleben ist 
komplex und gründet auf Wertesystemen, 
die alle akzeptieren. Kameras helfen nicht, 

dieses System zu festigen. Daher drehen 
sich einige von Nowaks Ideen um die 
Verschleierung und die Maskierung der 
Gesichtskonturen, die eine maschinelle 
Gesichtserkennung verhindern sollen.

Insbesondere ihr Projekt �Face 
Jewellery� stellt das Verhältnis von Er-
kennbarkeit und Identi�izierbarkeit in den 
Mittelpunkt ihrer Überlegungen. Wenn 
man ihren Gesichtsschmuck anlegt, bleibt 
man �ür Freunde erkennbar, kann aber 
mithilfe von Algorithmen nicht mehr 
identi�iziert werden. Dabei wird die reine 
Funktionalität aufgebrochen und mit 
Farbe, Formen und Material gearbeitet, 

Schöne Maske
MARK GUTJAHR  

wehrt m�t Ewa  
Nowaks Schmuck  

Ges�chtserkennung ab 

45
ü



Lorem.IPSUMUSEM

Wir brauchen nicht mehr Objekte, sondern 
weniger, da�ür aber bessere. Deshalb ist 
das Objekt der Zukunft �ür mich kein Ob-
jekt, sondern ein Projekt, das die Folgen 
der Objektflut abmildern soll: �The Ocean 
Cleanup�, das der Holländer Boyan Slat 
���� gestartet hat. Wie ein riesiger Fang-
arm soll es Plastik aus dem Meer �ischen. 
Die ersten Prototypen sind noch nicht 
ausgereift, aber wer hätte auch erwartet, 
dass eine so visionäre und auf den ersten 
Blick größenwahnsinnig wirkende Idee 
auf Anhieb funktioniert? Der junge Er-
�inder blieb dran, und die letzten Versuche 
von ����/�� zeigen erste Erfolge: Langsam 
sammelt die Riesenmaschine tatsächlich 
Plastikab�älle aus dem Meer.

Wird �The Ocean Cleanup� in Zukunft 
auf den Müllstrudeln im Pazi�ik treiben 
und dort tonnenweise Badelatschen, 
Shampooflaschen und Mikroplastik ab-
saugen, das sonst im Nahrungskreislauf 
des Meeres landet und �ür alle Lebewesen 
drastische Folgen hat? Ich weiß es nicht, 
und wahrscheinlich kann das momentan 
noch niemand wirklich vorhersagen.  
Aber wir brauchen Projekte und Er�inder, 
die es wagen, in dieser Größenordnung  
zu denken. 

Auch wenn das Ziel von �The Ocean 
Cleanup� vermessen scheint, zeigt es die 
Richtung, in die Designer künftig denken 
müssen. Formfragen treten in den Hinter-
grund, es geht um die Systeme, in denen 
unsere Dinge entstehen und nachwirken. 

wie sie �ür Schmuck typisch sind. Eine 
einfache, aber effektive Formensprache. 
Denn um der Überwachung zu entgehen, 
müssen wir nicht mit schwarzen Streifen 
im Gesicht auf die Straße gehen, ein 
schönes Accessoire reicht vollkommen. 
Ich freue mich schon auf das Set an neuen 
Entwürfen, das dem Konzept sicherlich 
folgen wird. So könnte man seinen  
Anti-Gesichtserkennungs-Look sogar 
noch verändern, wie bei einer Brille.

MARK GUTJAHR ist ausgebildeter  
Gestalter und arbeitet als Trendforscher 

und Head of Design für die BASF  
Coatings in Münster.

Ocean Cleanup
MATEO KRIES denkt  

über d�e Bese�t�gung von 
D�ngen nach
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Woher kommen die Ressourcen �ür ein 
Objekt, was passiert mit ihm, wenn es 
weggeworfen wird? Was sind die reellen ex-
ternalisierten Kosten eines Objekts, wenn 
Müllbeseitigung und Luftreinigung auf 
Kosten unserer Gesellschaft gehen? Und 

wie können Designer nicht den Zuwachs 
an Objekten gestalten, sondern die Reduk-
tion und die Beschränkung auf das Not-
wendige und Sinnvolle? Fragen, die sich 
jedoch nicht nur Designer stellen sollten, 
sondern auch wir als Konsumenten. Eine 

Sisyphos-Arbeit, aber eine notwendige � 
genauso wie �The Ocean Cleanup�.

Der Kunsthistoriker und Autor  
MATEO KRIES ist Direktor des Vitra 
Design Museums in Weil am Rhein.
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Werden wir künftig Materialien und 
Gegenstände in der Küche selbst anbauen, 
ernten und produzieren? So wie bei diesen 
Ge�äßen aus Mikroalgen? Für diese 
Objekte mischten die Gestalter von Studio 
Klarenbeek & Dros sowie die Forscher von 
Atelier Luma aus Arles in Südfrankreich 
gewachsene Mikroalgen mit einem Biopoly-
mer und erhielten so einen Bio-Kunst-
stoff, der biologisch nicht abbaubare, 
mineralölbasierte Werkstoffe ersetzen kann. 
Anhand des �-D-Drucks erprobten die Pro-
jektteilnehmer ein neues Modell der Kreis-
laufwirtschaft � also von der Biofabrikation 
bis hin zur dezentralisierten Herstellung.

Die Entwicklungsarbeit begann bereits 
���� mit dem sogenannten Algae Lab, 

einem Bio-Labor, das das Potenzial der 
lokal wachsenden Mikro- und Makroalgen 
erforschen sollte. Algen sind aber nur  
eines von vielen Materialien, mit denen 
die Gruppe heute arbeitet. Kerngedanke 
ist es, Prozesse umzudrehen und Rohstoffe 
nicht mehr global anzubauen und zu 
transportieren, sondern sie lokal zu ernten 
und vor Ort weiterzuverarbeiten. 

Ein weiteres Bio-Design-Labor wird  
in diesem Frühjahr in Deutschland eröff-
net. Als work in progress konzipiert, wird  
das Bio Design Lab HfG Karlsruhe  
als hybrider und evolutionärer Raum 
im Lichthof der HfG Karlsruhe starten, 
einem Raum, der die beiden Ausstel-
lungsräume des Zentrums �ür Kunst und 

Medien (ZKM) miteinander verbindet.  
Das Labor soll künftig aktiv als Ort   
�ür Präsentation, Bildung und Wissens-
vermittlung genutzt werden. Die Besucher 
bekommen die Möglichkeit, mit den 
ausgestellten Objekten zu interagieren, 
während die Labormitarbeiter dort ihre 
Arbeit verrichten. 

Die neuen Projekte des Labors kon-
zentrieren sich auf die Region, ihre Mate- 
rialien und Möglichkeiten und zielen  
aktiv auf eine Neuordnung und ein  
Umdenken der Produktionsweisen im  
Süden Deutschlands ab. Zu den For-
schungsbereichen gehören Algen, Boden, 
Pflanzen, Körper und Landwirtschaft.

Die Zukunft der Kreislaufwirtschaft 
wächst und gedeiht in den Laboren  
und womöglich bald auch in unseren 
Küchen.

Der belgische Gestalter JAN BOELEN  
ist Artistic Director des Atelier  

Luma im französischen Arles, außerdem  
leitet er als Rektor die Hochschule  

für Gestaltung (HfG) Karlsruhe.

Bio-Plastik
JAN BOELEN setzt  

auf Mater�al�en  
w�e M�kroalgen zum 

Selbstanbau
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Report.DESIGN

Die Wiener Industriedesignerin  
TULGA BEYERLE leitet seit  

Dezember 2018 das Museum für Kunst  
und Gewerbe in Hamburg.

Nun ist es also eine einfache elektronische 
Uhr geworden, mit digitaler Anzeige,  
die rückwärts zählt, so wie bei einer Zeit-
bombe. Tatsächlich tickt hier auch nichts 
anderes als eine Zeitbombe. Die Uhr 
zählt unaufhaltsam Sekunden, Minuten, 
Stunden, Tage, Monate und Jahre bis zu 
dem Moment, an dem sich bei gleichblei-
bendem CO�-Ausstoß die Erderwärmung 
nicht mehr auf �,� Grad begrenzen lässt.

Als ich um einen Vorschlag gebeten 
wurde, ein Objekt der Zukunft zu 
nennen, dachte ich noch an Nachhaltig-
keit, Reparierbarkeit und Gender-Fragen. 
Doch dann sah ich dieses unscheinbare, 
selbst gebaute Objekt des Master-Studen-
ten Joris Wegner auf der Jahresschau der 

Hochschule �ür Künste in Bremen. Nichts 
an dem Objekt ist besonders gestaltet: 
Elektronische Elemente, eine Platine, 
Drähte sind übersichtlich und einfach 
konstruiert. Aber genau das Einfache, Un-
spektakuläre, das Prosaische dieser Uhr, 
die uns erbarmungslos auf den �Tag X� 
hinweist, macht sie so stark, dass man sich 
ihr nicht entziehen kann. 

Mir ist bewusst, dass es viele Berech-
nungen zum Point of no Return gibt. Joris 
Wegner hat sich an den Berechnungen  
des verbliebenen CO�-Budgets des Berliner 
Mercator Research Institute on Global 
Commons and Climate Change aus dem 
Jahr ���� orientiert. Er hat ganz bewusst 
nicht den Tag gewählt, an dem die Welt 
rettungslos verloren wäre, sondern den 
Zeitpunkt, an dem der Menschheit die 
Kontrolle über die Konsequenzen ihres 
Handelns langsam entgleitet. 

Die kleine Uhr (�� mal � Zentimeter) 
ist somit eine Mahnung. Sie erinnert uns 
daran, endlich aktiv zu werden,  
radikaler umzusteuern, als wir es in 
unserer Bequemlichkeit gerne täten. In 

der Konsequenz werden die dringend 
notwendigen Schritte Einfluss auf unser 
Wirtschaftssystem, unsere Produktion, 
unseren Konsum, unser ganzes Leben  
nehmen. Ich bin Optimistin und glaube 
an die Innovationskraft der Menschen, 
Design spielt da eine wesentliche Rolle. 
Aber viel Zeit, uns grundlegend zu 
ändern, bleibt nicht mehr. Am �. Februar 
habe ich die Uhr gesehen, da waren  
es noch sieben Jahre, zehn Monate,  
�� Tage, �� Stunden, null Minuten und  
�� Sekunden.

Klima-Uhr
TULGA BEYERLE  

m�sst m�t Jor�s Wegners 
Countdown d�e Ze�t
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Lorem.IPSUMUSEM

Vor sieben Jahren durfte ich � unter den 
Augen der Weltöffentlichkeit � als erster 
Mensch in einen �kultivierten� Hambur-
ger beißen. Das von einem niederländi-
schen Forscherteam um Mark Post ent-
wickelte und ���� in London im Rahmen 
einer weltweit live übertragenen Präsenta-

tion vorgestellte Burger-Patty wurde nicht 
aus Hackfleisch hergestellt, sondern aus 
im Labor vermehrten Fleischzellen. Ein 
kleiner Biss �ür eine Frau, aber eine riesige 
Innovation �ür die Menschheit.

Tatsächlich könnte kultiviertes, also 
in Bioreaktoren erzeugtes Fleisch, �ür das 
keine Tiere mehr getötet werden müssen 
und das industrielle Massentierzucht 
überflüssig machen würde, einen Paradig-
menwechsel in den globalen Esskulturen 
auslösen, die � allen veganen Hoffnungen 
zum Trotz � auch in Zukunft nicht  
ohne Fleisch auskommen werden. ����  
repräsentierte das erstmals verkostete 
Patty � als Ergebnis jahrelanger Forschung �  
noch einen Gegenwert von ������� Euro. 
Heute werden vergleichbare Prototypen 
von zahlreichen weiteren Forschungs-
teams schon �ür einen Bruchteil dieser 
Summe hergestellt. 

Forscher arbeiten längst auch schon 
daran, mit diesem Know-how nicht  
nur hackfleischähnliche Pattys herzustel-
len. Das israelische Unternehmen Aleph 
Farms ist dabei, die biotechnologische  

Innovation mit dem als �-D-Druck bekann-
ten Fertigungsverfahren zu verbinden, 
wodurch die kultivierten Fleischzellen 
auch in Form dünner Steaks produziert 
werden könnten. 

Bis diese auch tatsächlich auf unseren 
Tellern landen werden, gilt es freilich,  
nicht nur prozesstechnische und gesetzliche 
Hürden zu überwinden, sondern auch 
kulturelle. Besonders im deutschsprachigen 
Raum sind die Vorbehalte gegen biotechno-
logische Innovationen bei Lebensmitteln 
noch sehr ausgeprägt. Als Ironie der 
Geschichte aber könnte sich erweisen, dass 
ausgerechnet der Veganismus �kultiviertem 
Fleisch� zum Durchbruch verhilft: Nicht 
nur aus ethischen Gründen, sondern weil 
auch veganes plant-based food das Ergebnis 
hochtechnologischer Verarbeitungsprozesse 
ist und seinen Ursprung im Labor hat.

HANNI RÜTZLER ist Ernährungswissen-
schaftlerin und Trendforscherin. 

Sie führt das Futurefoodstudio in Wien und 
publiziert jedes Jahr den �Food Report�  

für das Zukunftsinstitut von Matthias Horx.

Laborfleisch
HANNI RÜTZLER  

wartet auf  
das technolog�sch  
kult�v�erte Steak
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BEUYS

Der Ankauf vor 50 Jahren  
war spektakulär: Ein fast 
80-jähriger Industrieller  
erwarb die komplette erste 
Retrospektive von JOSEPH 
BEUYS. Der einzigartige  
Werkkomplex ist seitdem  
fest in Darmstadt installiert. 
Eine Konstante, an der  
sich Generationen aufladen,  
reiben, erfreuen. Mit 
„KRAFTWERK BLOCK 
BEUYS” ergänzt das  
Hessische Landesmuseum  
die dauerhafte Setzung,  
aktualisiert sie und macht sie 
für die Gegenwart lebendig.  
Eine Reise ins Herz  
des Beuys-Universums

Text

Silke Hohmann

T�tel.JOSEPH BEUYS

JOSEPH BEUYS neben der Installation �FOND II�, 
Documenta 4, Kassel, 1968
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Oben: JOSEPH BEUYS 
und KARL STRÖHER 1970 
im �Block Beuys�, 
Hessisches Landesmuseum 
Darmstadt. Unten: 
JOSEPH BEUYS und  
FRANZ DAHLEM, Aktion 
�Hauptstrom Fluxus�,
Eröffnung der Ausstellung 
�Fettraum� in der 
Galerie Franz Dahlem, 
Darmstadt, 20. März 1967 ü



Götz Adriani war Mitte 
��, als er am ��. Septem-
ber ���� frühmorgens  
in Darmstadt in den Fond 
des großen Mercedes  
einstieg. Neben ihm saß  
der Industrielle Karl 
Ströher, vorne dessen 
Chauffeur. Im Rheinland 
besichtigten der junge 
Kurator und sein fast 
��-jähriger Begleiter Mu-
seen und Galerien. Auf 
der Fahrt hatte Adriani 
erfahren, dass Ströher die 

Ausstellung, zu deren Eröffnung sie abends in Mönchengladbach 
gehen würden, komplett aufkaufen wollte. Zum Mittagessen 
teilten sie sich einen Apfel. 

Ströher war sparsam, überzeugter Vegetarier und Ratio-
nierung in privater und beruflicher Hinsicht gewöhnt. Seine 
Firma war unter seiner Führung damals fast Synonym geworden 
�ür alles, was mit Haaren zu tun hatte: Wella. Er hielt gern 
leidenschaftliche Vorträge gegen das Rauchen, Scheidung, 
Fleischkonsum und Lebensmittelverschwendung. Darum hatte 
es ihn auch viel Überwindung gekostet, als er im März gefragt 
worden war, ob er eine große Menge Margarine besorgen könne 
�ür eine Ausstellung in einer Galerie in Darmstadt. Schließlich 
wurde ihm dann erklärt, das Fett sei ein künstlerisches Material 
wie jedes andere. Bei der Aktion �Hauptstrom Fluxus� gehe  
es um Energie. Da willigte er ein. Als Ströher dann den Künstler 
in der Galerie kennenlernte, war er sofort beeindruckt: ein 
Professor, der es sich erlaubte, auf Anzug und Krawatte zu ver-

zichten. Stattdessen trat Joseph Beuys in Jeans und Funktions-
weste auf. Ein Kriegsteilnehmer, so wie er.

An diesem Abend im September wollte Ströher die Eröffnung 
der Ausstellung von Joseph Beuys im Städtischen Museum sehen, die 
erste Überblicksschau des Künstlers. �Das brauchen wir alles�, 
sagte Franz Dahlem in der Ausstellung zu Karl Ströher. Er war 
es, der die Galerie in Darmstadt betrieb und Ströher und Beuys 
anlässlich von �Hauptstrom Fluxus� miteinander bekannt ge-
macht hatte. Die Ein�ührungsrede hielt Monsignore Otto Maurer 
vor schätzungsweise �� Gästen. Nur dem jungen Kurator  
wurde schwummerig. Götz Adriani �iel vor Hunger in Ohnmacht.

�Der Sammler war sehr offen und engagiert�, erinnerte er 
sich später. �Ich bewunderte, wie dieser aus meinem jugendlichen 
Blickwinkel betagte Endsiebziger sich �ür zeitgenössische  
Kunst begeistern ließ.� Ströher ging stets systematisch vor, befragte  

Experten, notierte deren Urteil und wägte ab. �Dabei suchte er 
über die Generationen hinweg den Kontakt zu halten und scheute 
sich nicht, auch mit uns Jüngeren über sein Engagement zu  
diskutieren. Man spürte, dass sein Kunstinteresse �ür ihn so  
etwas wie einen Jungbrunnen bedeutete, obwohl er kaum mehr 
einen emotionalen Zugang zu einer Kunstwelt hatte, mit der  
sich zu identi�izieren ihm zunehmend schwerer �iel.�

Ströher kaufte die gesamte 
Ausstellung zehn Tage später 
und sicherte sich auch weitere 
entstehende Werke von  
Beuys vertraglich. Im Gegen-
zug verpflichtete er sich  
dazu, die erworbenen Werke 
öffentlich auszustellen. Die 
Ausstellung ging europaweit 
auf Tournee und wuchs mit 

JOSEPH BEUYS �Das Erdtelefon�, 1967, im �Block Beuys�
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jeder Station. Eindhoven, München, Hamburg, Berlin, Düsseldorf, 
Basel. Franz Dahlem ist meist dabei und richtet mit Beuys die 
Ansammlung von Skulpturen und Objekten ein. Eins davon: Die 
�Transsibirische Bahn�. �Wir machen es wie die Transporteure�, 
soll Beuys zu ihm gesagt haben. �Die leichten Sachen nach hinten 
tragen und die schweren vorne stehen lassen.�

Am Ende der Tournee wird ���� der �Block Beuys� im Hessi-
schen Landesmuseum Darmstadt dauerhaft installiert. Dahlem, 
Adriani und Beuys selbst sind damit beschäftigt. Beuys kommt bis 
zu seinem Tod ���� immer wieder nach Darmstadt. Er �ügt hinzu, 
arrangiert, hat eine Spritze �ür den Kuchen dabei, um gegen die 

Vergänglichkeit der Dinge selbst vorzugehen. Den Anspruch der 
überlebenslangen Dauer habe er nicht gehabt, merkt Dahlem an.

Doch das Monumentale, Bahnbrechende der Werke ist  
in Darmstadt auch nach �� Jahren immer noch zu spüren. Es  
ist ein Werk �ür die Ewigkeit. Nirgendwo kann man weltweit  
so tief in den Kosmos Beuys eintauchen wie in der geschlossenen 
Rauminstallation von rund ��� Objekten, die der Künstler  
selbst einrichtete. 

Die �Transsibirische Bahn� ist ein raumgreifendes Werk, be-
stehend aus zwei �Leerformen�, wie Beuys sie selbst nennt. Es sind 
die Rückseiten von zwei Bildern, die heute rechts und links von 
einem Durchgang zu einem weiteren Raum stehen. Ein Fettele-

ment und eine goldene Linie auf dem Boden stellen die Verbindung 
her � oder sie kennzeichnen die Trennung. Man könnte diese  
glimmende Grenze einfach überschreiten. Doch man tut es nicht. 

Wie man mit Beuys und seinem Erbe umgeht, beschäftigt 
Kunsthistoriker und die Öffentlichkeit seit seinem Tod. Wie stellt 
man Beuys ohne Beuys aus? Das Erbe in Darmstadt ist gewaltig, 
auch die Verantwortung, die ein solches Konvolut bedeutet. 

Ströher will noch zu Lebzeiten Darmstadt den �Block Beuys� 
schenken, doch nur wenn es einen Anbau da�ür gibt. Das  
Land Hessen hat kein Interesse. Schließlich stellt er selbst eine  
Million Mark �ür einen Umbau zur Ver�ügung. Der Hausherr, 

Museumsdirektor Gerhard Bott, trifft eine folgenreiche Entschei-
dung: Er sucht �ür die Wandbespannung einen naturweißen, 
leicht strukturierten Stoff aus, ein preiswertes, salzhaltig behan-
deltes Material. �Es wird nachdunkeln wie Tee�, sagt Beuys dem 
Museumsdirektor. Der setzt sich durch, und die sogenannte  
Jute wird tatsächlich über die Jahre bräunlich und gibt dem �Block 
Beuys� eine warme, dunkle Aura, die nicht schlecht zu seinem 
Werk passt � aber nach Aussagen mancher keinesfalls vom Künst-
ler intendiert und schon gar nicht Teil des Werks war. Andere 
dagegen haben die braunen Stoffwände längst so fest mit ihrem 
Beuys-Bild verwoben, dass sie den �Block� ohne sie nicht mehr 
�ür das Original halten können.

JOSEPH BEUYS �Szene aus der Hirschjagd�, 1961, im �Block Beuys�
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T�tel.JOSEPH BEUYS

Oben: JOSEPH BEUYS �Stuhl mit Fett�, 1963, im �Block Beuys�. Rechts: JOSEPH BEUYS 
während der Documenta 7, Aktion �7000 Eichen�
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T�tel.JOSEPH BEUYS

Als das Museum ���� �ür sieben Jahre geschlossen und grund-
saniert werden muss, entbrennt ein beispielloser Streit über die 
neue Installation des Beuys-Erbes. Gerade Museumsbesucher,  
die den �Block Beuys� über die Jahre immer wieder besucht haben,  
�ühlen sich von den nun geweißten Wänden irritiert, ihr Beuys- 
Bild ist gestört. Die große Herausforderung der Aktualisierung  
und Aktivierung des Künstlers Beuys besteht �ür Gabriele 
Mackert, Kuratorin und Beuys-Expertin am Hessischen Landes-
museum, immer noch. �Das Werk ist von vielen sehr auratisiert 
worden�, sagt die Kunsthistorikerin. Wer bestimmt, was im Sinne 
des Künstlers ist? �Die andauernden Diskussionen sind nicht 

immer leicht.� Zum ��. Jubiläum hat Gabriele Mackert jetzt eine 
äußerst sehenswerte und aufschlussreiche Ausstellung um den 
�Block Beuys� entwickelt.

�Kraftwerk Block Beuys� belässt das Konvolut selbstverständlich 
an seinem Platz � hier wird nie wieder etwas verliehen oder verrückt. 
Doch in den angrenzenden Räumen wird jetzt Material gezeigt,  
das die einzelnen Elemente der gigantischen Dauersetzung ergänzt, 
einordnet und noch einmal in Aktion lebendig werden lässt. 

Dabei weist Mackert auf eine Entdeckung hin, die noch nicht 
bearbeitet wurde: ���� bekamen Beuys, Wolf Vostell und Bazon 
Brock von dem damaligen Primetime-Format �Drehscheibe�  
im ZDF �� Minuten lang Carte blanche � live. Beuys, der damals 

nur im kleinen, gut informierten Kunstkreis einen Namen hatte, 
machte sich �ür ein großes Publikum bereit. Und malte auf  
ein großes Plakat den Satz: �Das Schweigen von Marcel Duchamp 
wird überbewertet�. Gabriele Mackert arbeitet heraus, wie  
geschickt Beuys sich den Fernsehzuschauern präsentiert, die sich 
daranmachen müssen, die Bedeutung dieses Satzes zu  
entschlüsseln. Ist es Anmaßung? Hat er recht? Ganz nebenbei 
aber schreibt Beuys sich damit wie selbstverständlich in die 
Kunstgeschichte ein � auf Augenhöhe mit Duchamp, den er be-
wertet. �Durch seine Provokation lenkt Beuys gezielt davon  
ab, wie wichtig Duchamp �ür seinen eigenen Kunstbegriff war�, 

sagt Gabriele Mackert. Sie stellt das Originalplakat aus, das nach 
Abschluss der Dreharbeiten von Beuys noch weiter bemalt  
und signiert wurde. (Der Bretterwinkel, der bei der Aktion eine  
wichtige Rolle spielt, ist Teil des permanenten �Block Beuys�.) 
Mackert platziert im Raum das Fahrrad-Rad von Marcel Du-
champ, das dem Museum gehört. Es ist eins der Original- 
Auflagenobjekte und nicht nur wegen der Bissspuren von Marcel 
Duchamps Hund eine von vielen schönen Korrespondenzen.

Auch die Filme der Beuys-Aktionen leisten einen großen Bei-
trag zum umfassenden Beuys-Bild � nicht nur, weil sie den  
großen Redner und Akteur Joseph Beuys in Aktion zeigen. Es er-
geben sich auch genau solche Spannungsfelder, von denen Beuys� Fo
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Oben: JOSEPH BEUYS 
und FRANZ DAHLEM 
im �Block Beuys�, 
1970. Unten: JOSEPH 
BEUYS im Hessischen 
Landesmuseum 
Darmstadt beim Aufbau 
von �Das Ende des 
20. Jahrhunderts�, 1984 ü



T�tel.JOSEPH BEUYS

Kunst in vielen Teilen handelt. Der �Eurasienstab�, in Raum II  
des �Block Beuys� an die Wände gelehnt, kommt in der ��- 
minütigen Aktion �Fluxorum Organum� zum Einsatz.  
Die Aktion �Wie man dem toten Hasen die Bilder erklärt�, die  
���� in der Düsseldorfer Galerie Schmela stattfand und das  
Publikum nur durchs Fenster blickend teilnehmen ließ, wird 
hier als Dokumentation gezeigt, und anschließend kann man im 
�Block Beuys� die Requisiten wieder�inden. Ist �Requisiten�  
der richtige Ausdruck? Reliquien? Der �Block� ist ein Lager 
seines künstlerischen Materials, ein Künstlermuseum und ein 
Speicher. �Kraftwerk� trifft es ganz gut, auch wegen des nicht 
zu leugnenden, alles durchdringenden Deutschseins, das ihn mit 
den zweitbekanntesten Düsseldorfern der Welt verbindet.

Hat man Mackerts Schau gesehen, geht man anders durch 
den �Block�, der absichtlich nie beschriftet wurde, um die 
Schwingungen und Spannungen nicht zu beschränken. �Kraft-

werk Block Beuys� liefert keine bloßen Fußnoten zum Haupt-
werk, sondern vermittelt noch mal die andere Seite, die nicht 
statische, kommunikative. So sieht man das �Erdtelefon�  
nicht nur, sondern bekommt auch den O-Ton von Beuys dazu: 
�Ich habe kein Interesse, das Telefon zu interpretieren, mich 

interessieren die Kräfte, die an 
dieser Sache beteiligt sind.�

Die Vitrinen stehen kreuz 
und quer wie eine Herde aus 
Vierbeinern. Die Durchgänge 
sind eng, der Kontakt mit  
dem Material ist intensiver  
als sonst im Museum.  
Als die Kunst an�ing, die 
Institutionen kritisch zu 
hinterfragen und zu verlassen, 
ging Beuys den umgekehrten 

Weg und wollte Akademien aus den Museen machen. Beuys, 
sagt Franz Dahlem in einem Video in der Ausstellung, �ist  
die Antwort auf den Zweiten Weltkrieg�. Es geht um die Wieder-
aufnahme des Kontakts zum Spirituellen, bei gleichzeitigem 
Anerkennen der tiefen eigenen Schuld.

Der ikonische �Stuhl mit Fett� ist Teil des �Block Beuys�, 
auch wenn er nicht ursprünglich Teil der Ausstellung in 
Mönchengladbach war. Dahlem überzeugte Ströher, ihn hin
zuzukaufen. �Ein Monument, so groß wie der Himalaja.�  
Das Argument, es werte die gesamte Sammlung noch weiter  
auf, überzeugte Ströher als Kaufmann sofort. Nur gehörte der 
Stuhl bereits den Sammlern und Mäzenen Baum aus Wuppertal. 
Einer ihrer Partygäste hatte ein Fünfmarkstück in die  
Fettmasse gebohrt, was heute noch zu sehen ist. Ströher ver-
anlasste einen beglaubigten Bankbrief über ������ Mark, 
Dahlem und Beuys fuhren mit dem Auto nach Wuppertal und 

informierten die überraschte Stella Baum, dass man den Stuhl 
mitnehmen und ������ Mark dalassen werde, ob sie ihn  
nun verkaufen wolle oder nicht. Seit �� Jahren steht der �Stuhl 
mit Fett� nun in Darmstadt. �Es ist das Beste, was von Beuys 
überliefert ist. Es gibt nichts Besseres�, sagt Götz Adriani  
heute über den �Block Beuys�, den er im April ���� mit ein
gerichtet hat, unverrückbar wie der Himalaja.
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AUSSTELLUNG:  
�KRAFTWERK BLOCK BEUYS�,  

Hessisches Landesmuseum Darmstadt,  
bis 24. Mai; TAGUNG:  

�DAS MUSEUM ALS PERMANENTE KONFERENZ�,  
verlegt auf 19./20. September;  

PODIUMSDISKUSSION:  
�KREATIVIT˜T IST DIE EINZIGE  

REVOLUTION˜RE KRAFT�, 9. Mai,  
Moderation: Elke Buhr

JOSEPH BEUYS �Kleines Kraftwerk�, 1984
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Das Städel Museum in  
Frankfurt am Main  
eröffnet seine Samm-
lung Gegenwart neu. 
Was muss ein solches 
Haus heute leisten?  
Ein ROUND-TABLE- 
Gespräch mit dem  
Städel-Kurator MARTIN 
ENGLER, der Künstlerin 
CORINNE WASMUHT  
und dem Architekten  
WILFRIED KUEHN

WAS KANN 
DAS  

MUSEUM?

ROSEMARIE TROCKEL �Who will be in �99?�, 1988

Text & Interview

Elke Buhr
Fotos 

Robin Kirchner

Round Table.MUSEUM HEUTE
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Bereit zur Debatte: 
WILFRIED KUEHN, 
CORINNE WASMUHT 
und MARTIN 
ENGLER im Berliner 
Savoy Hotel
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W MARTIN ENGLER: Als ich vom Kunstverein ans Museum 
gewechselt bin, dachte ich, meine Aufgabe wäre es, die Gegen-
wartskunst am Städel Museum neu zu de�inieren. Aber de facto 
hat das Städel im gleichen Maße mein Konzept von Gegenwarts-
kunst neu de�iniert. Alles, was man am Museum tut, basiert auf 
etwas, was andere getan haben, nämlich auf einer Sammlung. Je-
des neue Werk, das dazukommt, ob von Corinne Wasmuht oder 
Philip Guston, bekommt einen neuen Sinn auf der Basis dessen, 
was schon da ist. Diese Fähigkeit des Museums, permanent neuen 
Sinn zu erzeugen, ist das, was Museen so wichtig macht. 

WASMUHT: Für mich sind Ausstellungen, wo ich auch als 
Pro�i etwas lerne, wichtiger als eine Aneinanderreihung von 
Kunstwerken, die letztendlich wie Trophäen präsentiert werden: 
Sammlungspräsentationen, die immer gleich aussehen und nichts 
anders bewirken als ein Abhaken. Wobei es ja auch gelungene 
Sammlungspräsentationen gibt, bei denen neue Zusammenhänge 
entstehen. 

Das Städel will ja jetzt genau in diesem Sinne der frischen 
Perspektiven seine Sammlung Gegenwart neu präsentieren. 
Was sind die Leitlinien?

ENGLER: Es ist die erste komplette Neupräsentation der 
Sammlung Gegenwartskunst, seit wir sie vor acht Jahren eröffnet 
haben. Die Idee war damals wie heute, die Vielfalt und Gleichzei-
tigkeit unterschiedlicher Gegenwarten abzubilden. Wir wollten 

Was macht ein gutes Museum aus? 
CORINNE WASMUHT: Wenn ich beim Besuch etwas lerne, 

inspiriert werde, neue Bilder denke. Voriges Jahr besuchte ich 
mehrmals die Ausstellung �Mantegna und Bellini� in der Gemäl-
degalerie in Berlin. Die Ausstellung �Sturm-Frauen� in der Schirn 
Kunsthalle in Frankfurt fand ich beispielsweise wichtig, weil ich 
neue Sachverhalte oder Kunstpositionen kennenlernen konnte.

WILFRIED KUEHN: Was erwarten wir von einem 
Museum? Erwarten wir eher Sonderausstellungen, eher eine 
Sammlung oder ein Zusammenspiel zwischen beidem? Ich �inde 
den Aspekt des Bewahrens im Verhältnis zur Aktualisierung 
interessant. Aus dem Bewahren wird ein Forschen, daraus ein 
Zeigen. Und dann das Entdecken �ür uns, das Publikum. Ich bin 
ja kein Forscher und kein Wissenschaftler, sondern Architekt 
und künstlerisch interessiert. Es gibt sehr unterschiedliche Per
spektiven auf eine Sammlung. 

MIRIAM CAHN �Muttertier�, 1998
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schon damals nicht diesen Irrglauben weiter befeuern, es gäbe 
eine Gegenwart vom Informel über die Konzeptkunst bis heute, 
die man linear erzählen kann. Sondern wir wollen das Museum 
als einen Ort begreifen, der viele unterschiedliche Gegenwar-
ten umfasst und es bewusst vom Betrachter verlangt, sich zu 
orientieren. Manchmal sind die spannenderen Momente da, wo 
die Grenzen unscharf werden, wo ein Kunstwerk da oder dort 
hängen könnte und man als Betrachter und als Kurator plötzlich 
Verbindungen herstellt zwischen Werken, die in der herkömm-
lichen Lesart in unterschiedliche Schubladen sortiert wurden. 

Ist die Hängung noch chronologisch? 
ENGLER: Ja, aber wir versuchen diese Chronologie immer 

wieder zu brechen. Es geht nicht darum, die Kategorien abzu-
schaffen, sondern darum, sie durchlässig zu machen und zu zeigen, 
wie aus verschiedenen künstlerischen Erzählungen ein breiteres, 
widersprüchlicheres, aber auch kompletteres Panorama wird. Das 
Städel Museum wird irrigerweise immer noch als ein Museum der 
Moderne und der alten Meister wahrgenommen � was es weder �ür 
seinen Gründer war noch heute ist. Es gibt dort ganz unterschied-
liche Erwartungen an die Gegenwartskunst, unterschiedliche Ge-
nerationen kommen zusammen. Auch das müssen wir integrieren. 

Bevor das New Yorker Museum of Modern Art kürzlich 
seine Sammlungspräsentation neu eröffnete, hat sein Direktor 
Glenn D. Lowry im Interview mit Monopol gesagt: �Wir behaup-
ten nicht mehr, dass man die Geschichte der Moderne linear 
erzählen kann.�

WASMUHT: Früher war ja das Zeitverständnis eher linear: 
Es gibt eine Vergangenheit, es gibt eine Zukunft, und in der 
Mitte ist Jesus. Wie eine Kette von Zeitereignissen, die wie Perlen 
aneinandergereiht sind. Das ist seit Anfang des vorigen Jahr-
hunderts, spätestens jedoch seit Science-Fiction aufgebrochen 
worden. Es gibt ein Zurück-in-die-Zukunft, alles ist gleichzeitig 
möglich. Wie bei den Fenstern auf dem Computermonitor oder 
im Internet switcht man zwischen den Zeiten, es entsteht eine 
Gleichzeitigkeit. Die Museumsbesucher und Museumsbesuche-
rinnen betrachten mittlerweile Kunst auch so. Deshalb ist dieses 

lineare Denken veraltet und auch dieses Museumskonzept, wo 
man von Raum zu Raum, von der Antike in die Gegenwart geht. 

Aber wie kann man die Offenheit räumlich umsetzen?
KUEHN: Die Form des Museums ist zunächst einmal völlig 

frei, weil es keine historische Museumstypologie gibt, von der 
wir sagen können, so sei das Museum. Die Uf�izien in Florenz 
waren vorher Büros, der Louvre ein Schloss. Der Museumstypus 
des ��. Jahrhunderts, das Städel des Architekten Oskar Sommer 
inklusive, hat sich aus solchen geborgten Typologien entwickelt. 
Die Frage �ür uns war, wie man das in dem neuen, unterirdischen 
Schneider
Schumacher-Bauwerk so weiterentwickeln kann, dass 
die Raumkonstellation nicht mehr diesem Schema verhaftet ist, 

  »Das lineare Denken ist veraltet  
und auch dieses Museumskonzept, 
wo man von Raum zu Raum, von 
der Antike in die Gegenwart geht«

   � Cor�nne WASMUHT

Corinne WASMUHT

�������������

ON BEING AN ANGEL 
FRANCESCA WOODMAN

07.03. —06.06.2020

����������������������������������������
�������
	���������������������������������������������������
��������������������������� ��›������������������������������������������������������

ü



Round Table.MUSEUM HEUTE

das patriarchal und hierarchisch organisiert ist. Was passiert, 
wenn ich das auflöse und trotzdem feste Räume haben will? 
Wir haben daher das Thema der Konstellationen zur Grund-
lage der Sammlungspräsentation gemacht. Wie im englischen 
Landschaftsgarten wird die Wahrnehmung durch einen Par-
cours organisiert, der nicht geradeaus zum Ziel �ührt, sondern 
verschlungen, und der immer wieder neue Blickrichtungen 
erlaubt. So kann man eine Raumkonstellation schaffen, in der 
sich unterschiedliche Erzählungen überlagern. 

Das wäre dann die Vielfalt, von der Martin Engler spricht.
KUEHN: Ja, wobei ich den Begriff der Vielfalt schwierig 

�inde, weil er als anything goes missverstanden werden kann � 
das ist dann eine Messe. Der englische Landschaftsgarten ist 
�ür mich deshalb als Raummodell so interessant, weil er eben 
nicht wie eine Messe einfach nur Vielfalt aneinanderreiht,  
als Riesenbüfett, sondern weil er komplexere, heterogene Ord-
nungen schafft und spezi�ische Konstellation erlaubt, in denen 
ich, je nachdem von wo ich schaue, die Dinge anders lesen 
kann. Wenn ich linksrum gehe, erfahre ich anders, als wenn ich 
rechtsrum gehe, und mit der Wahrnehmung ändert sich meine 
Anschauung der Objekte in Beziehung zueinander.

WASMUHT: Das �inde ich ganz wichtig. Man steht in 
einem Raum und sieht durch die Türöffnungen in die an-

grenzenden Räume, und es entsteht eine Wechselwirkung. Im 
Städel ist das sehr deutlich: Je nachdem, wie herum man sich 
dreht, er�ährt man die gleiche Ausstellung ganz anders. 

ENGLER: Gleichzeitig erwartet der Besucher, wenn er ins 
Museum geht, eine Ordnung � zu Recht. Er darf erwarten, dass 
man ihm einen validen Vorschlag macht, ohne zu behaupten, 
dieser sei der einzig denkbare. Wir versuchen, gegen ein un
spezi�isches anything goes anzuarbeiten. Es geht darum, über 
diese unterschiedlichen Blickachsen und Erzählungen ein 
Gerüst zu erzeugen, anhand dessen der Betrachter seinen Weg 
dann selbstständig �inden kann.

Wie kann die Ausstellungsarchitektur das Erlebnis im  
Museum beeinflussen? 

KUEHN: Sie erzeugt Räume. Räume sind etwas, das sich 
in unserer Vorstellung entwickelt, sie sind eher abstrakte als 
konkrete Gebilde, denn wir müssen sie uns erobern, indem 
wir sie wahrnehmen und sie uns vorstellen. Wenn man in die 
Gartenhallen hineinkommt, entsteht der Eindruck, auf einem 
Platz in einer Stadt oder einem Dorf zu sein, an dem einzelne 
Häuser sind, in die man hineingehen kann. Das gibt einen 
Neugiereffekt, wir erobern Raum �ür Raum. Die Innenräume 
können etwas anderes ausstellen als die Zwischenräume. Und 
es gibt zwei Ebenen der Intimität. In jedem Raum kann ein 
anderes Licht herrschen, eine andere Helligkeit. Wir hatten 
uns immer vorgestellt, dass die Zwischenräume kuratorisch 
eher vielgestaltig sind, in den Räumen selbst aber auch mal 
ein einzelner Künstler Platz �indet, sodass dann sehr stark 
subjektivierte Aussagen, die Autonomie beanspruchen, im 
Verhältnis zu den Zwischenraum-Konstellationen entstehen. 
Der Besucher hat die Chance, diese Dinge zu erobern und �ür 
sich zu entdecken. 

   »Wie im englischen Landschafts- 
garten wird die Wahrnehmung 
durch einen Parcours organisiert, 
der nicht geradeaus zum Ziel  
führt, sondern verschlungen«

  � W�lfr�ed KUEHN

   »Frankfurt ist eine extrem  
internationale Stadt. Wie kann  
ein Museum Leute möglichst  
unterschiedlicher Herkunft an  
die Kunst heranführen?«

  � Elke BUHR

Wilfried KUEHN

Elke BUHR
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WOLFGANG TILLMANS �Knotenmutter�, 1994

Jahren digital, aber eben auch analog 
viele Formate und Angebote �ür ein 
diverses Publikum aufgesetzt. Und 
gerade die Gegenwartskunst liefert, weil 
sie viele Fragen bereithält, ebenso viele 
Anknüpfungspunkte. Deswegen haben 
wir im Zuge der Neupräsentation auch 
einen neuen Vermittlungsraum entwi-
ckelt, der das analoge mit dem digitalen 
Museum verbindet 

KUEHN: Es ist ein soziales Privileg, 
ins Museum zu gehen, das ist auch ver-
bunden mit einer Etikette und gewissen 
Kosten. Da haben viele erst einmal 
Respekt. Das abzubauen, kann nicht 
nur die Schule leisten, da muss auch das 
Museum Mechanismen �inden. Dazu ge-
hört die �inanzielle Frage, aber auch eine 
involvierende Vermittlung: Wie werden 
Besucher adressiert, die nicht von einem 
bestimmten Kunstbegriff ausgehen 
können oder wollen?

ENGLER: Das Städel war immer 
schon Bürgermuseum, diese Idee tragen 
wir in die Stadt und darüber hinaus. 
Die Bindung der Stadt zu diesem Mu-
seum ist enorm stark, aber die Frage, 
was ein Museum kann oder soll, muss 
immer wieder neu verhandelt werden. 
Das geht zum Beispiel auch über den 
offenen Museumsgarten, über Kino im 
Museum, Formate, die unterschied-
liche Gattungen verbinden, oder die 
Online-Kommunikation, über eine App 
oder ein Digitorial. Die Schwelle, ins 
Museum zu gehen, muss durchlässiger 
werden. Zugleich darf man aber nicht 
der Gefahr erliegen, das Bewahren, das 
Erzeugen von Sinn zu vernachlässigen. 

Was �ür eine Rolle kann ein Museum in der jeweiligen Gegenwart 
spielen? Diese Frage muss immer wieder neu gestellt werden. 

WASMUHT: Ich denke immer, das Wichtigste ist, dass 
hauptsächlich die �Richtigen� erreicht werden sollten, dann 
kommt die Menge automatisch dazu. Nicht jede Blockbuster-Aus-
stellung erzeugt eine Bewusstseinsänderung. Ganz im Gegenteil: 
Meist ist diese Art von Ausstellungen oberflächlich und bewirkt 
nichts Nachhaltiges beim Betrachter.

Das Städel Museum ist ein Bildermuseum, es ging immer 
um Malerei. Kann ein zeitgenössisches Museum denn dieses 
alte Medium noch so klar betonen? 

ENGLER: Jedes Museum muss aus sich selbst heraus eine 
Mission de�inieren. Im Städel war das immer schon die Malerei, 
aber eben auch immer schon die Gegenwart. Johann Friedrich 
Städel hat Gegenwartskunst gesammelt und sie dann unter an-
derem �ür die Ausbildung junger Künstler gestiftet. Diese Gegen-
wart und ihr Bildbegriff wandeln sich natürlich. Der heutige 
Bildbegriff de�iniert sich wesentlich über Fotogra�ie, deshalb 

Früher war das Museum ein Ort der bürgerlichen Selbst-
vergewisserung. Heute sind Museen einerseits beliebter 
denn je, das Städel hat gerade mit der Van-Gogh-Ausstellung 
einen neuen Besucherrekord erzielt. Andererseits bildet das 
Publikum die Diversität der Gesellschaft noch längst nicht ab. 
Frankfurt ist zum Beispiel eine extrem internationale Stadt. Wie 
kann ein Museum Leute möglichst unterschiedlicher Herkunft 
an die Kunst heranführen? 

KUEHN: Da müsste es einen Tag in der Woche freien Ein-
tritt geben. Es ist gut, dass ein Museum etwas kostet, weil das 
auch Respekt erzeugt �ür das, was es bietet. Aber es gibt auch 
Menschen, die sich das nicht �ür eine ganze Familie leisten 
können. Vielleicht kann das Museum zu verschiedenen Zeiten 
unterschiedlich funktionieren. 

ENGLER: Es setzt allerdings schon früher an. Wenn jemand 
nicht weiß, was ein Museum eigentlich ist oder kann, dann 
kommt er vielleicht erst gar nicht. Die Vermittlungsarbeit ist in 
diesem Fall essenziell, und da haben wir im Städel in den letzten 
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wurden die Gartenhallen schon ���� so konzipiert, dass wir 
Fotogra�ie und Malerei parallel zeigen können. Bei der Minimal 
Art und früher schon bei Dada wurden die Grenzen des Bildes 
bereits aufgebrochen. Das müssen wir natürlich abbilden, dass 
Malerei sich einerseits in den Raum entwickelt und sich anderer-
seits Malerinnen wie Corinne Wasmuht weiterhin am Tafelbild 
abarbeiten. Es sind keine Gegensätze, sondern komplementäre 
Aspekte des Bildermuseums.

WASMUHT: Malerei, was ist Malerei? Für mich geht es um 
Kunst. Dieses �Ich male ein Bild, schau her, wie toll ich bin, ich 
hänge es auf wie ein Hirschgeweih� � so etwas mache ich ja gar 
nicht. Das hat Martin Engler gut gesagt, schon seit dem Dadais-
mus und dem Futurismus gibt es keine Malerei in diesem Sinne 
mehr. Dieser Malereibegriff ist überholt. Für mich ist Malerei 
alles, was sich mit dem Raum hinter dem Raum beschäftigt. Alle 
Bilder, die die Realität infrage stellen, sind �ür mich Malerei. 

ENGLER: Natürlich sagt Corinne Wasmuht: Die Malerei
debatte kann ich nicht mehr hören. Doch manche Besucher 
stellen immer noch die Frage, was die Fotogra�ie von Wolfgang 
Tillmans neben der Malerei macht. Ich habe mal einen alten 
Herrn ge�ührt, der mir erklärt hat, der Baselitz sei ja keine Kunst. 

WASMUHT: Baselitz ist allerdings keine wirkliche Kunst. 
Der kann ja nicht malen, der kann nur rummeckern ... (lacht)

Frau Wasmuht hat ein schönes Stichwort genannt, nämlich 
das der Hirschgeweihe, das ist diese Trophäenkunst, zu der ja 
Malerei manchmal neigt. Die Geschichte der Malerei ist sehr 
männlich geprägt � eine Tradition, in der auch das Städel auto-
matisch steht. Wie weiblich wird das Städel der Zukunft?

ENGLER: Bei den Werken der letzten Jahrzehnte und der 
jüngsten Gegenwart sind sehr viele Künstlerinnen vertreten � 
Tendenz steigend. Wir spielen Gegenwartskunst über �� Jahre 
rückwärts und zeigen dort eben auch Künstlerinnen wie Christa 
Dichgans oder Bettina von Arnim. Eine ideologische ��/��-Pari-
tät werden wir aber nicht herstellen können. 

WASMUHT: Im Vorfeld zu diesem Gespräch habe ich mir 
aktuelle Neuerwerbungen und Schenkungen der Sammlung 
Gegenwart angeschaut und deutlich mehr männliche Positionen 
als weibliche gefunden. Lässt sich das nicht korrigieren? Die 
Künstlerinnen wurden jahrelang ignoriert, übergangen, un-
sichtbar gemacht. Ist es nicht die Aufgabe von Kuratoren und 
Kuratorinnen, die Künstlerinnen sichtbar zu machen? Es gab und 
gibt sie ja. Man muss sie nur recherchieren. Beim Durchblättern 
alter Kunstzeitungen �indet man zehn Prozent Frauen und �� 
Prozent Männer. Von diesen Männern sind heute noch zehn Pro-
zent übrig, und �� Prozent kennt man nicht mehr. Die Frauen 
kennt man alle noch. Weil bei den Frauen immer nur die Spitze 
sichtbar war, bei den Männern aber auch das Mittelmaß. Hat ein 
Kurator oder eine Kuratorin nicht eine Verantwortung, dagegen-
zuarbeiten?

ENGLER: Klar, und das tun wir auch. In der Sammlung 
wie in Ausstellungen. Wenn wir tatsächlich die letzten �� Jahre 
Gegenwartskunst betrachten, haben wir im Städel eine ziemlich 
gute Quote in der Sammlung. Wir zeigen Künstlerinnen, die 
etwa anderswo nicht zu sehen waren oder sind, wie Bettina von 
Arnim. Sicherlich geht noch mehr, und es ist gut, dass die Mu-
seen weltweit sich damit beschäftigen. Wir können in jedem Fall Fo
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   »Jedes Museum muss aus sich selbst  
heraus eine Mission definieren. Im  
Städel war das immer schon die Malerei, 
aber eben auch die Gegenwart«

    � Mart�n ENGLER

Martin ENGLER

sehr froh sein über die großartigen Werke von Candida Höfer, 
Bettina Semmer, Tata Ronkholz, Amelie von Wulffen, Rosemarie 
Trockel, Leni Hoffmann, Asta Gröting, Marlene Dumas oder 
Miriam Cahn, die wir in der Sammlung haben und größtenteils 
in der Neupräsentation auch zeigen werden. 
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WASMUHT: Es ist einfach ein Fakt, dass Frauen verhindert 
wurden, in Deutschland ganz besonders, und es ist an der Zeit, 
dass das wieder gutgemacht wird. Über Marlene Dumas, Asta 
Gröting und Miriam Cahn habe ich mich natürlich gefreut. Ihr 
macht viel, aber es ist nicht genug. 

ENGLER: Eine Sammlung wächst organisch. Das Museum 
ist die Institution, die Kunstgeschichte macht, die sammelt, be-
wahrt und ausstellt � jenseits von Galerien und Biennalen � und 
natürlich selbstredend eine Verantwortung hat. Es gibt neben 
Künstlerinnen ja auch noch andere Gruppen und Themen, die 
komplett übersehen wurden � oder Gattungen. Auch die Foto-
gra�ie hat etwa lange gebraucht, um als museumswürdig erachtet 
zu werden. Um das zu leisten, muss man sich auch von bestimm-
ten Moden und Marktmechanismen abkoppeln.

KUEHN: Meine Frage wäre: Wie konstruiert das Museum 
Offenheit gegenüber den Dingen, die wir noch nicht wissen? Wie 
stellt man sicher, dass wir nicht zu sehr geleitet sind durch das 
heutige Wissen in dem, was wir morgen tun? Hinterher heißt es, 
man hätte damals eigentlich dieses oder jenes sammeln müssen 
... Ich denke da jetzt auch an nicht europäische Kunst. An nicht 
klassische Kunst, an Art brut. Oder an Dokumente, an Comics. Po-
litische Zeitschriften, Manifeste. Ist das Museum als Ort der Kon-
textualisierung nicht auch ein Ort der weiteren Kulturgeschichte? 

ENGLER: Ein Museum kann nicht alles leisten. Wir über-
legen immer: Was ist in der Sammlung da? Was kann man  
aus der Sammlung heraus erklären? Und von dieser Bestandsauf-
nahme leitet man ab, wenn man das weiterdenkt, was hinein-

passt, was noch fehlt. Man tut sich keinen Gefallen, wenn man 
 die Begrifflichkeit zu sehr auflöst. Nicht jedes Kulturgut  
kann oder muss in jedem Kunstmuseum abgebildet werden.

KUEHN: Harald Szeemann hat auch Comics als Kunst be-
handelt. 

ENGLER: Es gibt unterschiedliche Momente des Übergangs. 
Film oder Fotogra�ie als Leitmedien der Moderne bilden sich in der 
Malerei alle ab. Malerei übernimmt Strategien des Comics oder der 
Werbung. Das heißt, nicht der Comic oder das Werbeplakat selbst 
muss unbedingt in jedem Museum vertreten sein. Aber man muss 
zeigen können, wie die ˜sthetik des Comics, des Kinos oder eben 
des Computers die Malerei verändert hat. Wenn man sagt, alles, was 
Teil der Kultur ist, muss gesammelt werden, läuft man Gefahr, das 
Museum zu überfordern. Das Museum ist eben nichts weniger als  
die Stelle, an der Gegenwart zur Kunstgeschichte wird. Diesen Trans-
formationsprozess zu begleiten und abzubilden macht Museen aus. 

WASMUHT: Nicht immer fand ich Künstler oder Künst-
lerinnen gut, und dann vergehen zehn oder �� Jahre, und dann 
merkt man plötzlich: Sie waren ihrer Zeit voraus. Andere �indet 
man ganz toll, und �� Jahre später wirken die Bilder oll. Es gibt 
so etwas wie den Zeitgeist, etwas Unsichtbares, was auch nicht 
manipulierbar ist. Als Künstler und Künstlerin nicht, als Kurator 
und Kuratorin nicht. Deshalb �inde ich es gut, dass ein Museum 
rückblickend schaut und dann wieder den Bezug zur Gegenwart 
setzt. Man kann es nicht voraussehen oder herbeibeschwören, 
keiner besitzt die Kristallkugel. Jeder will relevant sein. Aber wer 
es wirklich ist, das zeigt die Zeit. Fo
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PRÄMIE
ZUR WAHL!

11 AUSGABEN LESEN ODER VERSCHENKEN FÜR 118,80 € + PRÄMIE!

1 JAHR MONOPOL IM ABO

ALLE VORTEILE:
KEINE AUSGABE MEHR VERPASSEN

BEQUEM UND PORTOFREI NACH HAUSE

FRÜHER INFORMIERT, BEVOR MONOPOL AM KIOSK IST

PLUS EXKLUSIVE PRÄMIE ZUR WAHL FÜR SIE 
JETZT  BESTELLEN UNTER

WWW.MONOPOL-MAGAZIN.DE/FESTABO
TELEFON 030  3  46  46  56  46

11 Ausgaben für zzt. 118,80 € – zzgl. 1,– € Zuzahlung (inkl. MwSt. und Versand). Es besteht ein 14-tägiges Widerrufsrecht. Zahlungsziel: 14 Tage nach Rechnungserhalt. 
Bei telefonischer Bestellung bitte die Bestell-Nr. angeben. Selbst lesen: 190 9112, verschenken: 190 9106

Anbieter des Abonnements ist die Res Publica Verlags GmbH. Belieferung, Betreuung und Abrechnung erfolgen 
durch DPV Deutscher Pressevertrieb GmbH als leistenden Unternehmer.

11 AUSGABEN
MONOPOL

FUNDIERT,  KR IT ISCH
KOMPETENT. 1 Pantone Trinkflasche „Tritan red“

· Tritan, Edelstahl und PP-Deckel 
·  Fassungsvermögen: 500 ml

Zuzahlung 1,– €

2 DiSmart 3D-Brille „VR1“

· Für Smartphone Größen von 4" – 6"
·  Sichtfeld: ca. 70 –90° 

Zuzahlung 1,– €

3 Königliche Porzellan-Manufaktur
Berlin, Becher „Krokus“

· Neuauflage der LAB-Serie von Thomas Wenzel
·  Höhe: ca. 11,5 cm, Inhalt: 300 ml

Zuzahlung 1,– €
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SEIT 40 JAHREN IST DER FOTOGRAF  
DAWOUD BEY AUF DER SUCHE  
NACH BILDERN JENSEITS VON  

KLISCHEES. SEINE FOTOGRAFIEN  
NEHMEN UNS MIT AUF EINE REISE NACH  

HARLEM FRÜHER UND HEUTE

Dawoud Bey
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Portfol�o.DAWOUD BEY
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S. 76: �Girls, Ornaments and Vacant Lot�, 2016, aus der Serie �Harlem Redux�  
S. 77: �A Boy in Front of the Loew�s 125th Street Movie Theater, Harlem, NY�, 1976, aus der Serie �Harlem, USA�

S. 78/79: �Two Boys at a Handball Court, Syracuse, NY�, 1985
S. 80: �A Woman at Fulton Street and Washington Avenue, Brooklyn, NY�, 1988

S. 81: �Tourists, Abyssinian Baptist Church�, 2016, aus der Serie �Harlem Redux�
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S. 82/83: �A Woman Waiting in the Doorway, Harlem, NY�, 1976, aus der Serie �Harlem, USA�
S. 84: �Patisserie�, 2014, aus der Serie �Harlem Redux�
S. 85: �A Couple in Prospect Park, Brooklyn, NY�, 1990
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