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Pietro Donzelli, Giorno di festa, 1954
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Mit dem Dreigestirn Pietro Donzelli, Luigi Ghirri und Mario Giacomelli 
im Zentrum schlagen die rund 100 Fotografien von acht Künstlern einen 
Bogen über die zweite Hälfte des 20. Jahrhunderts. Dies ist sowohl die Zeit 
in der in der Kunst das malerische Bild vom fotografischen Bild zum Teil 
abgelöst wurde, als auch die Zeit, in der zahlreiche italienische „Gastarbeiter“ 
hierzulande heimisch wurden und die Deutschen sich massenhaft auto-
mobil nach Italien aufmachten („man spricht deutsch“). Bereits seit den 
frühen 1990er Jahren konnten zentrale Positionen künstlerischer Fotografie 
in Italien für die DZ BANK Kunstsammlung erworben werden. Ergänzt 
mit zeitgenössischen Italienmotiven deutscher Künstler wird dieser Schwer-
punkt der Sammlung hier erstmals im Zusammenhang präsentiert. Die Aus-
stellung ist die erste seit langem in Deutschland, die einen Überblick über 
die künstlerische Fotografie Italiens seit den 1950er Jahren vermittelt.

Wenn auch die Kategorie des Nationalen in der Kunst heute fragwürdig 
ist, werfen die Bilder dieser Ausstellung, obwohl sie kein „Porträt Italiens“ 
darstellen, doch Streiflichter aus künstlerischer Sicht auf die vielen Gesichter 
dieses Landes. Ein Italiener, Italo Calvino, in „Die unsichtbaren Städte“ 
(1985, ital. Original 1972), hat in diesem Sinne das Verhältnis von Fiktion 
und Wirklichkeit auf den Punkt gebracht: „Keiner weiß besser als du, 
weiser Kublai, dass man die Städte niemals mit der Rede verwechseln darf, 
die sie beschreibt. Und doch gibt es zwischen der einen und der anderen 
eine Beziehung.“

Die Fotografie in den 1950er Jahren ist oft Reisefotografie. Insbesondere 
Donzelli und Giacomelli bewegen sich in dieser Dekade wie Touristen 
im eigenen Land. Nicht nur unser Italienbild hat eine seiner Wurzeln im 
Kino des Neorealismus, sondern auch die italienische Fotografie, die nach 
dem Ende des Faschismus, anknüpfend an die fotografische Bildsprache 
der 1920er Jahre, einen rasanten Aufbruch erlebt und zumeist von einer 
dokumentarisch sozialkritischen Haltung geprägt ist. 

Die Ausstellung macht deutlich, dass es hier nicht nur um unterschiedliche 
Zeiten geht, sondern auch widersprüchliche Geister und individuelle 
Ansätze am Werk sind. So lassen sich mehrere Spannungsbögen verfolgen, 
etwa zwischen Dokumentation und Abstraktion, Schwarz-Weiß und Farbe, 
Stadt und Land, bäuerlicher Tradition und industrieller Moderne. Das 
Genre der Landschaftsdarstellung spielt naturgemäß eine starke Rolle. 
Im Sinne von Calvino erscheint die je individuelle Suche dieser Künstler 
nach dem Bild immer auch als Frage nach jener „Beziehung“ und damit 
weniger als Behauptung und viel mehr als Befragung von Identität.

Mit Werken von:
Gabriele Basilico, Pietro Donzelli, Franco Fontana, Luigi Ghirri, Mario 
Giacomelli, Guidi Guidi, Axel Hütte, Maik und Dirk Löbbert

» DZ BANK KUNSTSAMMLUNG
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Es stellt ein bereits des Öfteren angewandtes Prinzip der DZ BANK 
Kunstsammlung dar, aus ihren reichen Beständen der Fotografischen 
Sammlung, eine Reihe unterschiedlicher Bildautoren unter einem 
übergreifenden Thema zu versammeln.

Bei der Ausstellung „Bella Italia!“ handelt es sich um italienische Fotogra-
fen, unterschiedlichen Generationen angehörend, und vor allem seit Ende 
des Faschismus, in der zweiten Hälfte des 20. Jahrhunderts aktiv, allesamt 
Protagonisten der italienischen Fotografiegeschichte, und zwei jüngere 
Positionen aus der Bundesrepublik, die das Land – man kann den Titel 
auch ironisch verstehen – von außen wahrnehmen. Was sie alle verbindet, 
ist der Blick auf die Landschaft und ihre Menschen. Die Auseinanderset-
zung mit den im Laufe der Geschichte gewachsenen Stadtlandschaften, 
aber auch den Dörfern, Plätzen, Palazzi und Interieurs, von Menschen be-
völkert, die ihrer Arbeit nachgehen, oder leer und verlassen, hat mit einem 
Engagement der Fotografen zu tun, mit einer Prüfung der eigenen Verfas-
sung, ausgehend von der Situation nach der Katastrophe des Faschismus, 
eine neue Identität zu finden. Das geflügelte Wort von der Schönheit 
Italiens hat mit der Tatsache zu tun, dass dieses Land mit den unterschied-
lichen Landschaften in seiner Ganzheit die europäische Kultur geprägt 
hat. Die Landschaften etwa des Südens, die die im Norden beheimateten 
Fotografen entdecken, gehören ebenfalls dazu wie die Metropolen Mai-
land und Rom, jede auch jenen Veränderungen unterworfen, die Pasolini 
kritisiert hatte, als er den Untergang des vorindustriellen Italiens beklagte. 
Es war das Land der Grand Tour und war in den Bildern des ältesten hier 
vertretenden Fotografen, von Pietro Donzelli, ein Land vor der modernen 
Zivilisation, ein hauptsächlich agrarisches Land.

Alle Positionen dieser Ausstellung dokumentieren den Wandel des Blicks 
auf diese Landschaft, auf das Leben der Italiener, Orte künstlerischer Praxis, 
wie auch auf die Unorte der Moderne.

LA BELLA ITALIA
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Man hat in Italien die Fotografie oft als bloß dienende Kunst angesehen, 
als Journalismus und Dokumentarismus, als  angewandtes Medium. Die 
Fotografen selbst haben jedoch ihren eigenen Wert erkannt und ein über 
die Grenzen des Landes hinaus wirkender Austausch fand statt. Bewe-
gungen wie die „Subjektive Fotografie“ von Otto Steinert waren wichtige 
Anregung. Figuren wie Robert Frank oder Henri Cartier-Bresson waren 
Vorbilder.

Die hier vertretenen Künstler wurden in den USA wahrgenommen und 
das treffende Zitat - des für die Entwicklung der Farbfotografie wichtigen 
William Eggleston - zu Ghirri ist auch für die anderen Künstler in der 
Ausstellung Maßstab: „There is a sense of place in these photographs, yet 
they are not a bit regionalistic.“ 

„A sense of place”, dies gilt für alle hier vertretenen italienischen Foto-
grafen, nicht nur für Ihre Feldforschung, sondern auch für ihre Farbigkeit, 
die einige ihrer geografischen Herkunft verdanken. Wir erinnern in diesem 
Zusammenhang an die großen italienischen Malerschulen, die veneziani-
sche und die florentinische, die ihre Charakteristiken auch den verschiede-
nen Lichtverhältnissen in ihren Landschaften verdanken. 

Der älteste Fotograf in dieser Ausstellung ist der 1915 geborene und 1998 
gestorbene Pietro Donzelli, der in der Sammlung mit einem wesentlichen 
Werkkomplex vertreten ist. Der in Mailand auch theoretisch, in fotogra-
fischen Clubs aktive und als Redakteur einer populären Fotozeitschrift tätige 
Künstler war 1953 bereits in der Ausstellung „Postwar European Photography“ 
im Museum of Modern Art in New York gezeigt worden. Er distanzierte 
sich vom Formalismus der Amateure und ließ sich von Otto Steinerts 

„Subjektiver Fotografie“ anregen. Donzelli ist der prägnanteste Vertreter 
des Neorealismus in dieser Auswahl. Seine realistische Bildsprache und sein 
humaner Bildwitz geben uns ein poetisches Bild eines vorindustriellen Italiens 
und dessen Arbeits- und Lebenswelt. Wie der Filmregisseur Lucino Visconti 
war er von dem französischen Filmemacher Jean Renoir beeinflusst. 

Man muss die dem Neorealismus verpflichteten Protagonisten in dieser 
Ausstellung mit der zeitgleichen Literatur und dem Film in ein Verhältnis 
bringen, so wie Giacomelli Bezüge zum Existenzialismus und dem Ab-
strakten Expressionismus, Ghirri zur Konzeptkunst und Fontana zur Hard 
Edge Malerei erlauben. Mit dem Zusammenbruch des Faschismus gelang 
dem Neorealismus der Durchbuch. „Die neue Meinungsfreiheit und die 
Notwendigkeit sich in Italien eine neue Identität zu  schaffen, heizte das 
fieberhafte Interesse am Dokumentarischen, am Abbild der Wirklichkeit 
und an der Erkundung des Landes an.“ (Erica Vigano)*

Von einer ähnlichen Ausgangsposition kommt auch der einige Jahre zuvor 
gestorbene Mario Giacomelli (1925-2000) her. Sein existenzialistisches 
Pathos zeigt sich auch in der Titelgebung. So nennt er die Serie, die er über 
ein theologisches Seminar schuf, in extremem, tiefem Schwarz-Weiß, die 
Formen wie Schemen behandelnd: „io non ho mani che mi accarezzino 
il volto.“ Er schildert die Erde der Marken wie ihre Bewohner in einer ex-
pressionistischen Vereinfachung, fast holzschnittartig, die grafischen Reize 
durch technische Verfahren bei der Ausarbeitung der Abzüge verstärkend. 
Mit einem träumerischen (manchmal fast albtraumhaften) und entfrem-
denden Blick, gelingt es ihm, die magische Atmosphäre der Orte einzufan-
gen. Die Beziehung zur Realität ist weniger von einer Abbildungsabsicht 
geprägt, denn vom kreativen Bildwillen.

Der allzu früh verstorbene Luigi Ghirri (1943-1992) ist (wie seine Kollegen 
Ugo Mulas und Franco Vaccari) hingegen vom Klima des Konzeptualismus 
Ende der sechziger, Anfang der siebziger Jahre geprägt worden. Er befragt die 
fotografische Sprache selbst, thematisiert das Verhältnis von fotografischem 
Bild und Wirklichkeit, favorisiert die Vermischung unterschiedlicher Spra-
chen. Er wies auf die Bedeutung der fotografischen Sprache hin, inwelcher 
Handlungen des Bewusstseins, aber auch des Unterbewusstseins, des Realen 
und des Fiktiven, des Physischen wie Metaphysischen behauptet und prä-
sentiert werden können. Ghirri, wie Morandi ein Intimist,  hat auf unnach-
ahmliche Weise das Atelier und die Arbeitsbedingungen des bedeutenden

* Erica Vigano, in: Die neue Fotografie in Italien 1932–1960, Winterthur 2007, S. 9.
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Malers Giorgio Morandi dokumentiert und dabei auch seine eigene Beziehung
zur Pittura Metafisica unterstrichen. Ghirri war ein wichtiger Pionier, was 
die Selbstreflexion des Mediums betraf. 

Was den Kolorismus und die Intimität des Bildes (jedoch nicht des Bild-
inhalts) angeht, ist Guido Guidi, der 1941 in Cesena geboren wurde, ein 
Verwandter Ghirris. Jedoch gerade der Blick auf die Landschaft, die sich 
Guidi vornimmt, zeigt den Unterschied deutlich. Es sind wie bei dem 
Amerikaner Lewis Baltz die Unorte der italienischen Landschaft: schäbige  
Straßenwinkel, Etnahalden oder der Venedig gefährdende Ölhafen, Orte 
des industriellen Abfalls, die er, allerdings in einer pastellfarbenen Kolo-
ristik vermittelt.

Franco Fontana, 1933 in Modena geboren, also wie Ghirri und Guidi ein 
Fotograf, der aus der Emilia Romagna stammt, ist ganz der reinen Farbe 
verpflichtet. Wollte man eine Parallele in der gleichzeitigen Malerei suchen, 
so wären die Konkrete Kunst mit ihren geometrischen Formen, klaren 
Kanten und reinen Farben, die englische und amerikanische Hard Edge 
Malerei nahe liegend. Die semantischen Botschaften, der blaue Himmel, 
das gelbe Kornfeld, die graue oder weiße Mauer verraten nicht, wo die 
jeweilige Aufnahme gemacht wurde. Fontana, Protagonist einer manchmal 
auch grellen Pop-artigen Farbigkeit, verabschiedet sich von den “Italien“. 
Die Landschaften könnten genauso gut in Texas oder Spanien aufgenom-
men worden sein.

Gabriele Basilico (*1944), als Architekt ausgebildet, dokumentiert die 
neuen Stadtlandschaften, nicht nur die seines Heimatortes Mailand, son-
dern auch Orte in anderen Ländern Europas und den Vereinigten Staaten. 
Er ist daran interessiert, Städte zu dokumentieren, neue Entwicklungen 
der Planung zu verfolgen (auch mit Hilfe der Bilder Kritik zu üben) und 
die Art und Weise, wie sie konstruiert sind, zu visualisieren. Eine Serie 
von Fotografien erlaubt ihm zu argumentieren. Sehr früh wurde er vom 
französischen Staat eingeladen, wo man die Veränderungen der urbanen
Landschaften bereits in den achtziger Jahren dokumentierte. Schon im 
19. Jahrhundert hatte die Mission Heliographie diese Archivierung  mit 

Luigi Ghirri, Atelier Morandi, Grizzana, 1989/90
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einem Atlas der Monumente versucht. Atget ist mit seinen Dokumen-
tationen der Architektursituationen in Paris in die Fotogeschichte ein-
gegangen und die Farm Security Administration unter Roosevelt hat die 
amerikanischen Lebensbedingungen in den Städten und auf dem Land 
dokumentieren lassen. Basilico ist ein Fotograf der Recherche und der 
Dokumentation neuer urbaner Situationen.

Axel Hütte (*1951) ergänzt wie Maik und Dirk Löbbert (*1958; *1960) 
den Kern der Ausstellung mit eigenen Ansichten. Während Hütte Archi-
tektur mit impressionistischen Ausblicken verbindet, die Eigenart der 
angeschnittenen historischen Architektur, an die sich Fotografie wie 
Betrachter anlehnen, mit einem weiten ruhigen Blick über eine klassische 
Landschaft kombiniert, sind das Künstlerduo Maik und Dirk Löbbert 
fasziniert vom Phänomen der Geschlechtertürme. Sie ergänzen diese, 
formalistisch verfahrend und von ihrer Funktion im urbanen Gefüge 
absehend, mit monochromen geometrischen Folien. 

Eggleston, der Großmeister der Farbfotografie, sprach im Zusammenhang 
mit Ghirri von einem „sense of place“. Allen in dieser Ausstellung gezeig-
ten Künstlern geht es um ein Gespür für den Ort. Sie zeigen uns, wie sich 
dieser „sense of place“ in über fünfzig Jahren verändert hat. 

» PETER WEIERMAIR
Guido Guidi, Rimini Nord, Ottobre 1991



Gabriele Basilico  
 * 1944, MAILAND

Genova Porta, 1985

Zwischen 1982 und 1988 hat der Architektur- und Städtefoto-
graf Gabriele Basilico von Neapel über Barcelona, Le Hâvre und 
Hamburg bis Rotterdam die wichtigsten Häfen Europas foto-
grafiert. Dabei konzentrierte er sich weniger auf das geschäftige 
Treiben dieser Warenumschlagplätze, sondern vielmehr auf die 
architektonischen und technischen Konstruktionen, die diesen 
Orten ihr unverwechselbares und oft surreales Gesicht verleihen. 
So wie in dem Bild „Genova Porta“, wo der gigantische Schiffs-
bug das Haus am Ufer überragt, ist das Wasser, das ins offene 
Meer führt, in den Bildern dieser Serie häufig eine Nebensache, 
scheint wie Stein, Glas oder Asphalt „verbautes“ Material zu 
sein. Dadurch entsteht ein Bild, in dem die funktionalen Bezüge 
suspendiert sind und den Betrachter reizen, die Formen neu zu- 
und anzuordnen, beispielsweise das Verhältnis mobil-immobil 
zwischen Festland und dem Schiff schlicht umzukehren.
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Pietro Donzelli   
 * 1915, MONTE CARLO – ✝1998, MAILAND

Napoli, Pubblicità, 1959

Donzelli stand wie die meisten Künstler seiner Generation unter dem 
Einfluss des Neorealismus, orientierte sich also thematisch am Alltag und 
seinen Gegenständen, dokumentierte das mühsame ländliche Leben, 
die Narben des noch nicht fernen Kriegs ebenso wie den damals rasanten 
wirtschaftlichen Fortschritt Italiens. Das Bild „Napoli, Pubblicità“ hin-
gegen gibt ein schönes Beispiel vom Humor Donzellis. Die Autos, zu 
jener Zeit noch Sinnbild für Männlichkeit, scheinen Schlange zu stehen, 
um bei Brigitte Bardot, die auf dem Plakat mit Weiblichkeit „Femmina“ 
wirbt, vorzusprechen und vielleicht, mittels des sich unter dem Plakat 
öffnenden Tunnels weiter ins Innere ihrer Weiblichkeit vordringen zu 
können. Donzelli, den hier vor allem die Phantasie, die ja auch am Alltag 
teilhat, interessierte, erzählt grundehrlich in einer überdeutlichen Meta-
phorik von einer erotischen Tagträumerei, die ihn bei diesem Streifzug 
1959 durch Neapel überkam.

Donzellis „Giorno di festa” (Feiertag) aus dem Jahr 1954 zeigt einen 
Mann, der im Bett auf einer Klarinette spielt. Das Bild ist also kompo-
niert und der Mann posiert nur, da in dieser Haltung Klarinettespielen 
ein Ding der Unmöglichkeit ist. Doch gerade von der Klarinette, der 
Unmöglichkeit, wird der Blick des Betrachters wie magnetisch immer 
wieder angezogen, wie auch von dem freien Stuhl am Bettrand, der ein-
lädt, an diesem ganz persönlichen „Feiertag“ teilzunehmen. Gleichwohl 
bleibt der Titel irritierend, da die typisch italienischen Feiertagsmotive 
(Essen, Wein, Menschenmassen etc.) fehlen. Vielleicht feiert das Bild aber 
durch die Abwesenheit dieser Motive das nur fünf Jahre zurückliegende 
Ende des Faschismus und der penetranten und krankhaften Glorifizie-
rung von „popolo“ und „patria“, feiert die Rückbesinnung aufs Individu-
um und eine ideologiefreie Kunst, das Offene und die Unmöglichkeit.
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FRANCO FONTANA
 * 1933, MODENA

18 19

Landscape, 1978

Franco Fontanas Landschafts- und Architektur-
fotografien zeichnen sich durch ihre extremen 
Kontraste und klare Formen aus, so dass sie wie 
abstrakte „Kompositionen“ wirken. Tatsächlich 
sieht Fontana den Prozess, der ihn zu seinem 
Bild führt, als einen Akt der „Gewalt“. Im Ge-
gensatz zum Neorealismus, der Bewegung seiner 
Vorgängergeneration, die sich auf die „Doku-
mentation“ der Realität berief, ist die Linse 
für Fontana das Mittel, durch das die Realität 

„gebrochen“ wird und erlaubt, die Motive aus 
ihren Bezügen zu „abstrahieren“. Was dadurch 
in Frage gestellt werden soll, ist die mathema-
tische Funktionalität, die uns in Wahrnehmung 
und Sein dominiert; gerade die überspitzte 
Sicht auf klare und geometrische Formen soll 
in Erinnerung rufen, dass Geometrie und 
Algebra ebenso Kunstformen wie Fotografie 
und Malerei sind.
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LUIGI GHIRRI
 * 1943, SCANDIANO – ✝1992, RONCOCESI

Atelier Morandi, via Fondazza – Bologna, 1989Trento, Castello del Buonconsiglio, 1988

Der 1943 in der Emilia Romagna geborene Luigi Ghirri hat als Autodidakt 
zur Fotografie gefunden. Dieselbe Stille, die der Autodidakt, ohne Anleitung 
und Anweisung, ohne Instanzen der Autorität und des Wissens, um sich 
herum konzentriert und in einer Art Meditation zu erforschen beginnt, meint 
man auch in seinen Fotografien anzutreffen. Alle Bilder Ghirris scheinen 
in einer klösterlichen Stille aufgenommen; selbst wenn, was überaus selten 
ist, Menschen in den Bildern erscheinen, herrschen Stille und Schweigen. 
Einen Höhepunkt seines Schaffens bildet zweifelsohne die Serie über das 
Atelier des Malers Giorgio Morandi. Die Gegenstände auf diesen Bildern, 

die von dem fiebrigen Schaffen und Werken eines Künstlers berichten 
könnten, werden entgegen ihrer Natur förmlich zur Pose gezwungen. 
Die Bilder bewohnt eine innere Spannung zwischen Verharren und Aus-
brechen, Bewegung und Stillstand.

Ghirri hat diesen Moment des Stillstehens der Zeit verdeutlichen wollen 
und macht somit aus der Fotografie ein zu Kontemplation und Meditation 
einladendes Zeugnis vom „Außerhalb“ der Zeit. 
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MARIO GIACOMELLI
 * 1925 – ✝2000, SENIGALLIA

Scanno, 1957Un uomo, una donna, un amore, 1960/61

Mario Giacomelli ist unbestritten einer der außergewöhnlichsten, vielseitigsten und 
zugleich bekanntesten Fotografen des 20. Jahrhunderts. In dieser Ausstellung wird 
versucht, einen Querschnitt aus Giacomellis Werk zu zeigen, das so facettenreich 
ist, wie nur sein Heimatland sein kann. Neben Bildern aus der weltbekannten Serie 

„Scanno“, dem Dorf in den Abruzzen, das auch Cartier-Bresson faszinierte, werden vor 
allem Bilder aus dem Fotoessay „Il lavoro dell’ uomo e il mio intervento“ („Die Arbeit 
des Menschen und mein Eingriff“) gezeigt, die dank ungewöhnlicher Perspektiven 

einen anderen Blick auf die Landschaft und die Spuren des Menschen darin bieten. 
Giacomellis Spuren sind freilich weniger erkennbar oder sind das einzig Erkennbare: 
dass ein Foto als Eingriff in die Natur verstanden wird, zeugt von der bescheidenen 
Mentalität des Fotografen, der zwar kein Halt gemacht hat vor den Grenzerfahrungen 
des Menschen (so hat er auch in einem Altenheim und einem Priesterseminar fotogra-
fiert), doch die Präsenz der Kamera nie als selbstverständlich empfand, wohl wissend, 
dass die Kamera in die Realität interveniert.
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GUIDO GUIDI
 * 1941, CESENA

Via Galvani, Marghera, 1993

Von Guido Guidi heißt es, er sei eine atypische Figur im 
italienischen Fotografiepanorama. Geboren 1941 in Cesena, 
unweit von Rimini, lebt er heute in Venedig. Guidi fotografiert 
Orte, Landschaften, industrielle wie ländliche. Doch mehr als 
um den Ort, scheint es ihm um den Raum zu gehen; und 
mehr als um die Fotografie, um eine eigentümliche Meditation. 
Als ob er im Zweifel darüber sei, was der Raum ist, begegnet 
und erforscht er diesen, indem er ihm selbst „Raum gibt“. Die 
langen Belichtungszeiten lassen alles Flüchtige verschwinden, 
währenddessen der Raum immer länger in der Kamera, in 
ihrem Gehäuse und Innenraum, verharrt und sich ausbreiten, 
Raum werden kann. Diese Technik wird dann zum Merkmal 
und eigentlich erst zu einer Technik, wenn wie bei Guidi die 

„Unorte“ unserer Welt, Häfen, Durchgangsorte, verlassene Land-
striche und Ruinen fotografiert werden. Vielleicht, damit man 
sich an sie erinnere, aber vor allem, um auch diese Räume 
erfahren zu haben und im Foto erfahrbar zu machen. Fotografie 
als „esperienza“ und „Experiment“.



26 27

AXEL HÜTTE
 * 1951, ESSEN

San Donato, 1991

Die Auswahl aus der in der Sammlung der DZ BANK 
vertretenen Werkgruppe „Landschaft“  des Düsseldorfer 
Künstlers Axel Hütte folgt dem Thema der Ausstellung 
und beschränkt sich auf Bilder italienischer Orte. 
Dennoch wird auch in dieser kleinen Auswahl sichtbar, 
was für den Fotografen scheinbar das Faszinosum am 
Genre der Landschaftsfotografie ausmachte: Die sonn-
tägliche Stille, die Verlassenheit, der rurale Moment. 
Auffällig ist, dass die Gebäudeteile auf dem Foto stets 
weniger Platz als die Landschaft einnehmen, abgerückt 
und nebensächlich erscheinen und dennoch eine Bild-
seite beschneiden. Und dennoch trügt der harmonische 
rurale Schein. Nichts wäre trivialer und euphemistischer, 
als in Feuilletonjargon von „Kontrast zwischen Kultur 
und Natur“ zu sprechen. In Hüttes Bildern wird 
kultivierte und entnaturalisierte Natur gezeigt, sind die 
Landschaften und Orte, so „erdverbunden“ sie auch 
scheinen mögen, bewirtschaftete, von Mutter Erde 
abgeschnittene, Erde. 
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MAIK UND DIRK LÖBBERT
 * 1958, GELSENKIRCHEN UND *1960, WATTENSCHEID

Porta San Nicolo, 1997 St. Gimignano I, 1996 St. Gimignano II, 1996

Die Bilder der Brüder Maik und Dirk Löbbert sind Zeugnisse einer 
poetischen Verspieltheit mit Fotografie. Die Kombination der Schwarz-
Weiss-Fotografien mit roten Kubi, die sich mal den Formen ihres 
Unterbaus anpassen und mal nicht, irritieren vor allem ob des von 
ihnen entfalteten Bedeutungsfächers. Einerseits entlarven die Formen 
das Foto als ein zweidimensionales Medium, verstören in diesem 
Fall aufgrund des Dimensionenwechsels, dem der Betrachter unaus-
weichlich ausgesetzt wird. Andrerseits drängen sich durch die roten 

„Köpfe“ der Türme die Freudsche Deutung des Turms als Phallussymbol, 
wie auch, im Falle der Kirchtürme, die roten Hauben der Bischöfe und 
vieles mehr auf. In den Bildern von Maik und Dirk Löbbert wird jegliche 
„Realität“ verbannt oder in einem erweiterten Rahmen begriffen, als 
perpetueller Wandel zwischen Dimensionen und Perspektiven, An- und 
Einsichten, Phantasien und Träumen, Strukturen und Halluzinationen – 
Realität als halluzinierte Realität.
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AUSSTELLUNGEN SEIT 2006

Sascha Weidner: Beauty Remains
8. September 2006 bis 10. November 2006

Helsinki School I
18. November 2006 bis 12. Januar 2007

Jörg Sasse: Tableaus und frühe Arbeiten 
aus der DZ BANK Kunstsammlung
23. Januar 2007 bis 23. März 2007

Jitka Hanzlová: bewohner
28. März 2007 bis 25. Mai 2007

Tacita Dean: The Russian Ending
31. Mai 2007 bis 3. August 2007

Jürgen Wiesner: Traum der Materie
08. August 2007 bis 21. September 2007

Taryn Simon: The Innocents
26. September 2007 bis 16. November 2007

Arbeitswelten
06. Februar 2008 bis 18. April 2008

Klitzekleine Kinder können keinen Kirschkern knacken …
11. Juli 2008 bis 19. September 2008

Nee, oder?
25. September 2008 bis 21. November 2008

Emanuel Raab: heimat.de
27. November 2008 bis 23. Januar 2009

Robert Longo: Of Men and Monsters
24. Februar 2009 bis 9. Mai 2009

gute aussichten – junge deutsche fotografie 2008/2009
16. Mai 2009 bis 10. Juli 2009

Herrlich weiblich!
15. August 2009 bis 31. Oktober 2009

Denk ich an Deutschland ...
10. November 2009 bis 09. Januar 2010

Inge Rambow: Niemandsland
20. Januar 2010 bis 17. April 2010

Bella Italia!
28. April 2010 bis 24. Juli 2010

Inge Rambow: Niemandsland
20. Januar 2010 bis 17. April 2010
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