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Matthew Barney
CREMASTER 2: The Executioner’s Song, 1998
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PURSUIT OF HAPPINESS

Für fast zwei Jahrhunderte galt die Neue Welt als Land der unbegrenzten 
Möglichkeiten, das Emigranten aus religiösen, politischen und sozialen 
Gründen auf ein neues und besseres Leben hoffen ließ. Auch nach dem 
Zweiten Weltkrieg versprach alles Amerikanische Freiheit und Luxus. 
Europa ließ sich trotz gegenteiliger Rhetorik gerne amerikanisieren und 
auch in der Kunst wurden Abstrakter Expressionismus, Pop und Minimal 
Art führend.

In der Kunst der zweiten Moderne allerdings, nach den sechziger und 
siebziger Jahren des 20. Jahrhunderts, verwischten sich die Unterschiede 
zwischen Amerika und Europa im Begriff des „Westens“. Heute sind die 
Künstler „global players“, die Betrachtung von Kunst mit einer nationalen 
Brille kaum mehr ergiebig und sowohl die Neue als auch die Alte Welt im 
Zuge der aktuellen geopolitischen Veränderungen in die Jahre gekommen.

Der Begriff „American Dream“ kam erst in den dreißiger Jahren des 
20. Jahrhunderts in „The Epic of America“ von James Truslow Adams vor. 
Dennoch waren Anspruch und Versprechen dieses Traumes bereits in der 
Unabhängigkeitserklärung von 1776 als Recht jedes Bürgers auf „Life, 
Liberty and the Pursuit of Happiness“ verbrieft.

God’s own country, Go West, Goldrausch, vom Tellerwäscher zum Millio-
när, Rockefeller, Vanderbilt und Ford, Wolkenkratzer und Traumfabrik, 
so oder ähnlich lauten die Stichworte und Namen für die Verwirklichung 
neuzeitlicher Modernität, in der das Individuum, von allen Fesseln befreit, 
sich mit Hilfe der neuesten technischen Errungenschaften selbst verwirk-
lichen kann. 

Glanz und Elend dieses amerikanischen Traums hat F. Scott Fitzgerald 
in seinem Roman „Der Große Gatsby“ (1925) präzise wie exemplarisch 
beschrieben. Für Arthur Miller ist der amerikanische Traum eine Folie, 
etwas Kollektives – geträumt wird er aber vom Einzelnen. 
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Dass Demokratie und Freiheit eine prekäre Beziehung unterhalten, the-
matisieren die Bilder von Taryn Simon. Ihre „Innocents“ haben bis zum 
Zeitpunkt der Fotoaufnahme manchmal jahrzehntelang zu Unrecht in 
Gefängnissen gesessen, weil Zeugen diese auf erkennungsdienstlichen 
Fotografien als Schuldige erkannt haben wollten. Dass Täuschung und 
Erkenntnis in der Fotografie sehr nahe beieinander sind, zeigen diese 
Lebensgeschichten. Die Bilder der „Unschuldigen“ sind nach Gesprächen 
mit der Künstlerin am Ort des Verbrechens, den sie bis dahin nie betreten 
hatten, entstanden. Simons Aufnahmen sind schön und wahr, so schön 
und wahr wie die von Shore. Das heißt aber auch, die Geschichte der ame-
rikanischen Landschaft ist zugleich „A History of Violence“, so der Titel 
des Films von David Cronenberg, in dem er uns nach dem Muster des 
Westerns eine Allegorie des American Dream vorführt.

Alle Künstler zeigen uns mit diesen Bildern Befindlichkeiten und stellen 
Fragen, die nicht allein diejenigen Amerikas sind. Sie erzählen Geschichten 
von Aufstieg und Niedergang, von Erfolg und Niederlage, von Traum und 
Depression. 

Es ist kaum überraschend, dass diese Fotografien von einer Bank  zusam-
mengetragen wurden, die sich der Kunst und den Künstlern öffnet. Denn 
dem erfahrenen Bankier ist nichts Menschliches fremd, ebenso wenig wie 
dem lebensklugen Künstler. Der eine finanziert Träume und Taten, Leiden-
schaften und Liebhabereien, der andere verwandelt sie in Bilder. 

Schließlich kann die Kunst, so Arthur Miller, „die Menschen nicht ändern, 
aber sie kann einen Druck auf sie ausüben, das Leben mit anderen Augen 
anzusehen, das eigene moralische Problem zu erkennen.“ 

» LUMINITA SABAU
 LEITERIN DER DZ BANK KUNSTSAMMLUNG
    
 

Was liegt dann näher, als den Menschen zum Hauptmotiv dieser Ausstellung 
zu machen? Ihm das erste und letzte Bild zu widmen und ihn in allen 
seinen Stärken und Schwächen, Sehnsüchten und Träumen als Subjekt und 
Objekt der Geschichte darzustellen?

In den Bildern dieser thematischen Auswahl finden sich naturgemäß die 
Reichen, Schönen und Prominenten, wie z.B. in der medialen Lebensge-
schichte der Patricia Hearst, die Dennis Adams von A bis Z durchdekliniert 
oder in den Set-Bildern von Dennis Stock mit James Dean, die eine warme 
Nostalgie ausstrahlen. Währenddessen geht Wouter Deruytter mit Beob-
achtungen von Rodeo-Reitern vor ihren Auftritten in der amerikanischen 
Provinz den heutigen Spuren des Western-Mythos nach. 

Robert Mapplethorpe, im Angesicht des Todes, scheint uns eindringlich zu 
befragen – in seinen Pupillen ist eine Kamera zu entdecken. Die Fotografie 
als letzter Zeuge? Ja, und sie zeigt in den nur scheinbar surrealen Stadtland-
schaften und Interieurs des „Detroit disassembled“ von Andrew Moore 
eine andere Art von Vergänglichkeit. Das kollektive Sterben einer Stadt, die 
zu Zeiten Henry Fords, dessen Büro inzwischen von Moos überwuchert ist, 
der Inbegriff des Fortschrittes war. Keine Stadt symbolisiert den Nieder-
gang der amerikanischen Autoindustrie drastischer als Detroit. 

 „The show must go on“, scheinen die fantastischen Szenen aus Matthew 
Barneys „Cremaster“ zu rufen, anders Andres Serrano, der uns mit seinem 
radikalen Bild buchstäblich einen Gewehrlauf ins Gesicht hält. 

Die Landschaften von William Eggleston und Stephen Shore zeigen mit 
dem damals neuen Mittel der Farbfotografie und einer Poetik des Lichts 
die spezifischen Landschaften des amerikanischen Kontinents, während in 
den unterschiedlichen Stadtlandschaften von Robert Rauschenberg die 
Metropole New York als genius loci Amerikas erscheint. Beide Seiten haben 
neben dem Hollywood-Film zur Formung unseres visuellen Amerikabildes 
beigetragen. 



08 09

ALWAYS 
SOMETHING MORE

Ein „Poor Little Rich Girl“ (1965), so der Titel eines frühen Filmes von 
Andy Warhol, war auch Patricia („Patty“) Hearst, Enkelin des Medientycoons 
William Randolph Hearst. 1974 von einer linksradikalen Gruppe entführt, 
schloss sie sich dieser später selbst an und wurde zu einer Ikone des Radikal-
Chic jener Zeit. Die wegen Bankraubs zu einer Gefängnisstrafe Verurteilte wurde 
später  – wohl nicht zuletzt wegen ihrer Herkunft – begnadigt. Von A bis Z, 
von der Firmung und letztlich wieder zurück in die Bürgerlichkeit, buch-
stabiert Dennis Adams in seinem Tableau mit öffentlichen Konterfeis aus zwei 
Jahrzehnten diesen Weg durch. Das sichtbare Raster des Zeitungspapiers 
unterstreicht die Allgegenwärtigkeit von Medienbildern, welche die Person 
öffentlichen Interesses in der Wechselbeziehung von Medien, Politik und 
Gesellschaft zum Vorschein bringen und zugleich auflösen. Darauf verweisen 
die Buchstaben des Alphabets in diesen Siebdrucken, die sowohl auf die 
wechselnden Identitäten der Terroristin in der Illegalität anspielen als auch 
auf die unterschiedlichen Interessen der Berichterstattung über Patricia 
Hearst. Im Schlussbild ist Patty im Brautschleier wieder zu einer „all American 
princess“ geworden – ein Leben wie im Märchen.

DENNIS ADAMS    
 * 1948, DES MOINES, USA



Patricia Hearst A–Z, 1979–89/90
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Life‘s Balance (with Money), 1989/90

12

Noch vor Dennis Adams hatte John Baldessari seine Erforschungen der 
Mittel medialer Repräsentation im Rahmen der Konzeptkunst begonnen. 
 „Life’s Balance (with Money)“ nennt John Baldessari seine aus drei zum 
Teil farbig gehöhten Fotos bestehende Arbeit von 1989/90. Sie entstammt 
der Welt des Zirkus, der Artisten, Jongleure und Varieté-Girls und ver-
mutlich aus einer Zeit vor dem endgültigen Siegeszugs des Fernsehens. 
Wie der Titel auf das Gleichgewicht als Kategorie des Balancierens verweist, 
so sind die einzelnen Fotos ähnlich aufeinander geschichtet wie die dar-
gestellten Gerätschaften. Offensichtlich spielt Baldessari hier auf die Rolle 
des Künstlers als Performer an. Doch scheinbar schwerelos beherrschen 
die Dollarnoten die Spitze der Komposition. Ein amerikanischer Literat, 
Paul Auster, hat die alles beherrschende wie ambivalente Rolle des Geldes 
kurz und bündig auf den Punkt gebracht: „But money, of course, is never 
just money. It is always something else, and it is always something more, 
and it always has the last word.“

JOHN BALDESSARI  
 * 1931, NATIONAL CITY, USA
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MATTHEW BARNEY   
 * 1967, SAN FRANCISCO, USA

Die Fotografien von Matthew Barney sind, wenn nicht direkte Film-Stills, 
so doch Nebenprodukte seiner fortlaufenden „Cremaster“-Filme, einer 
besonderen Art von Traumfabrik. Sie sind ein einschlägiges Beispiel für die 
bedeutende Rolle von Design, Mode und Film in der zeitgenössischen 
Kunst. Wie es scheint, von einer privaten Mythologie grundiert, ruft Barney 
in seinen Arbeiten eine Vielzahl von historischen Figuren, Mythen, Topoi 
und Traditionen der amerikanischen Geschichte auf. So ist das Bild des 
tanzenden Paares – sie tanzen den Country- und Western-Tanz „Two Step“ – 
aus „Cremaster 2“, einer Art „Gothic Western“, der sich auf Norman Mailers 
mit dem Pulitzer-Preis ausgezeichneten Roman „The Executioner’s Song“ (1980) 
bezieht. Der Autor selbst spielt darin den Entfesselungs- und Zauberkünstler 
Harry Houdini (1874-1926), Barney „spielt“ den 1977 hingerichteten Mörder 
Gary Gilmore. Barneys ausuferndes und aus vielen Quellen schöpfendes Werk 
erscheint wie eine epische Neuerzählung und Allegorie Amerikas, die sich nie 
vollständig entschlüsseln lassen. Die spezifischen Acrylrahmen seiner fotografischen 
Bilder, die sowohl an Wachs als auch an medizintechnisches Material denken 
lassen, belegen zusätzlich die Fetischisierung von Oberfläche und Stil, die sein 
gesamtes Werk durchzieht. 
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CREMASTER 3: Entered Novitiate, 2002



ANTON CORBIJN    
 * 1955, STRIJEN, NIEDERLANDE

Corbijn, der bei Rockkonzerten der 1970er Jahre mit dem Fotografieren 
anfing, ist mit vielen seiner Stars – Musiker, Schauspieler, Models –, befreundet. 
Wie bereits die zwei anderen Bilder, von Bono und Joni Mitchell, aus der 
DZ BANK Kunstsammlung zeigen, setzt sich Corbijn jedoch in seinen Porträts 
vom hermetischen Glamour und den ewigen Wiederholungen der konven-
tionellen Starfotografie ab. Er konspiriert zwar mit dem Star, seinem Image, 
und seine Bilder sind überdeutlich inszeniert, doch der Künstler verbindet bei 
seinen Porträts eine Spontaneität und Intimität mit einem kompositorischen 
Blick, die zusammen, wenn schon nicht das Wesen der gezeigten Person, 
so doch etwas wie Schatten ihrer Persönlichkeit im Bild erscheinen lassen. 
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Richard Prince, New York, 2010
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GREGORY CREWDSON    
 * 1962, NEW YORK, USA

Der New Yorker Künstler Gregory Crewdson erscheint mit seiner Serie „Twilight“ 
als eine Art de Chirico der amerikanischen Vorstadt. Sein Thema ist das Zwielicht 
zwischen dem amerikanischen Traum und Albtraum. Darin ist er in gewisser Weise 
ein Nachfahre des amerikanischen Malers Edward Hopper, und die meisten von 
Crewdsons Fotografien, die unbetitelt sind, könnten als Obertitel denjenigen des 
hopperschen Gemäldes „Excursion into Philosophy“ (1959) tragen. Denn neben der 
aufwendigen Lichtregie sind es wie Fragestellungen erscheinende erzählerische Impulse, 
die seine Darstellungen prägen. Nicht selten ist Crewdsons Personal in vermeintlich 
existenziellen Situationen dargestellt, wie der Mann im himmlischen Spotlight: 
eine Szene, die an die Science-Fiction-Filme mit ihren Außerirdischen denken lässt. 

Untitled, Aus der Serie: Twilight, 1998



Von einer existenziellen Ausnahmesituation erzählt John Hustons Film 
„The Misfits“ (1960) mit Clark Gable, Marilyn Monroe und Montgomery 
Clift. Die Männer der Dreiecksgeschichte fangen Wildpferde ein und 
reiten sie zu. Fast vierzig Jahre später machte sich der belgische Künstler auf 
die Suche nach dem Western-Mythos als Refugium einer Macho-Welt, dem 

„Cowboy Code“, so der Titel seiner Serie aus den späten 1990er Jahren. Seine 
Fotografien zeigen Rodeo-Reiter in Nahaufnahme – hier im Bundesstaat 
Montana –, wie sie sich mit rituellen Haltungen auf den bevorstehenden 
physischen Zweikampf mit der Kreatur vorbereiten. Wir erkennen nicht nur, 
dass das Leben dieser Showstars in der Provinz aus harter Arbeit besteht, 
sondern auch den spezifischen „Code“ des einsamen männlichen Körpers. 
Mit schwarz-weißer Detailgenauigkeit werden uns auch die Dinge und 
Materialien (Leder, Holz) einer verblassenden Heldenwelt des Wilden 
Westens vorgeführt.

WOUTER DERUYTTER     
 * 1967, ROSELARE, BELGIEN

18

Three Forks (I), Montana, 1997
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WILLIAM EGGLESTON    
 * 1939, MEMPHIS, USA

„.. play a song for me, I am not sleepy, and there is no place I’m going to...“,
 heißt es in Bob Dylans „Mister Tambourine Man“ aus dem Jahr 1964. 

„Southern Suite“ nennt William Eggleston, der Altmeister der amerikanischen 
Farbfotografie, seine zehnteilige Serie aus dem Jahr 1981, die seine Heimat 
in den Südstaaten in den Blick nimmt. „Suite“ verweist nicht nur auf das 
Serielle in der Kunst der 1970er Jahre, sondern ist eben auch ein musikalischer  
Begriff. Egglestons ironische Bildpoetik, die ihn mit Stephen Shore verbindet, 
entfaltet eine melancholische Ästhetik – dieses eigenartige Gefühl, nichts zu 
tun zu haben und nirgends hin zu wollen. Doch in diesen Bildern kommt zur 
generell schwülen Müdigkeit des amerikanischen Südens ein Sinn nicht nur 
für die Malaise des Südens, sondern für den kulturellen Niedergang des ganzen 
Landes. Diese farbsatten Dye-Transfer-Abzüge, eine Technik aus der Werbe-
fotografie, erzählen von einem Blick auf die banalsten Szenen, der die Niederlage 
(Southern Decay) und die Apathie zu akzeptieren scheint, die Mitte der 1970er 
Jahre das Land erfasst hatten. Ein genaues Bild davon gibt das Flugzeugwrack: 
Der Vogel, der nicht mehr fliegen kann, vor einem Himmel atemberaubender 
Schönheit. Dabei kommt Farbe, in mehreren Bildern der Serie auffallend, 
durch Werbeschilder ins Spiel, die wie Fremdkörper erscheinen. Sie künden vom 
Siegeszug der kommerziellen Massenkultur, die auch noch die letzten Winkel 
des ländlichen Raums durchdringt.

20

Southern Suite, 1981
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LEWIS KOCH      
 * 1949, NEW YORK, USA

Kleinstädtisch ist die Welt, die in den zwei Schwarz-Weiß-Fotos (1995) 
von Lewis Koch eingefangen ist. Sie führen, wie beiläufig, zwei zentrale 
Aspekte der amerikanischen Kultur vor Augen. Die kaum zu ermessende 
Rolle des Automobils und das tief sitzende Trauma des Vietnam-Krieges. 
Dieser ist ja ein entscheidender Faktor der kulturellen Krise, von der 
die Landschaften und Interieurs Egglestons handeln. Mit diesem teilt Koch 
ein Interesse an einfachen Dingen, anders als der Farbfotograf geht er aber 
mit seiner Kamera näher an die Dinge heran. Und dann scheint es, als 
schauten die Dinge zurück. Schmerzlich wird diese Nähe in der Aufnahme 

„Small-Town Vietnam War Memorial“, bei dem die Namensschildchen 
beginnen abzufallen und die Opfer in gewisser Weise ein zweites Mal zum 
Sterben verurteilt sind. Dadurch bekommt die Abwesenheit des Fahrers 
des Kleinlasters, mit dem Schild „Lookin’ for Love“ an der Windschutzscheibe, 
in der anderen Aufnahme eine merkwürdige Brisanz: Überhaupt zeichnet 
sich Kochs Verfahren durch die ästhetische Aufladung der Dinge aus.

22

9199.13, Newport, Kentucky, USA (looking for love), 1995
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BARBARA KRUGER     
 * 1945, NEWARK, USA

Die Konzeptkünstlerin Barbara Kruger hat den vielleicht stichhaltigsten 
Slogan unserer Zeit in einem Kunstwerk verbreitet und überall bekannt 
gemacht: I shop, therefore I am (René Descartes: „Ich denke, also bin ich.“). 
Kruger versucht die Öffentlichkeit durch Wort-Bild-Kombinationen zu 
verstören. Die gelernte Werbegrafikerin hatte sich in den 1980er Jahren mit 
eigenhändigen heimlichen Klebeaktionen entlang der Straßen New Yorks 
an die Bevölkerung gewandt. Die Macht der Reklame mit ihren eigenen Mitteln 
unterlaufen, den öffentlichen Raum wieder dem Gedanken öffnen, das sind 
die Ziele. Plakative, großformatig eingesetzte Schriftzüge bestimmen auch ihre 
Arbeit „Not Angry Enough“ (1997). Damit legt sie einen Finger auf eine weitere 
ungestillte Wunde der amerikanischen Gesellschaft, nämlich den Rassismus. 
Lässt doch die männliche Gesichtspartie in Kombination mit den textlichen 
Elementen (etwa „not white enough“) kaum einen Zweifel daran, dass es sich 
hier um den radikalen Schwarzenführer Malcolm X handelt.

24

not angry enough, 1997
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ROBERT MAPPLETHORPE       
 1946, LONG ISLAND – 1989, NEW YORK, USA

Erkennt man bei Anton Corbijn immer eine gewisse Nähe zu seinen porträtierten 
Figuren, bewegen sich die Menschen bei Robert Mapplethorpe meist in einem von 
uns getrennten Bildbühnenraum. Auffallend ist der große Stilwille des Fotografen, 
bei dem der Körper bei aller Erotik durch raffinierte Lichtregie immer zu einer Art 
Skulptur, zur klassischen Form wird. Wie schon bei Andy Warhol, dem großen 
Vorbild Mapplethorpes, von dem er die Motive der Queer Culture und das Wissen 
um die Bedeutung des fotografischen Bildes übernahm, scheint alles, was er macht, 
ebenfalls mit dem Tod zu tun zu haben. Robert Mapplethorpes auf die Augenpartie 

Selfportrait, 1988
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konzentriertes „Self-Portrait“ (1988), kurz vor seinem Tod entstanden, lässt einen 
nicht mehr los. Das menschliche Gesicht ist hier wie eine Westernlandschaft in die 
Horizontale gezogen. Mit einer enormen Intensität und Ambivalenz sind wir mit 
einem Blick konfrontiert, der eigentlich dem Tod ins Auge blickt. Oder geht es um 
die Dämonen des puritanischen Amerika im Zeitalter von AIDS? Die Todesver-
fallenheit der Fotografie? Die Kamera im rechten Auge jedenfalls erinnert an den 
Spiegel in Jan van Eycks „Verlobungsbild Arnolfini“ (1434), einem der Anfangs-
punkte der fotografischen Aufrüstung des menschlichen Auges.

27
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ANDREW MOORE      
 * 1957, OLD GREENWICH, USA

Detroit ist eine besonders amerikanische Großstadt – alles kommt vom 
Auto. Ford, Chrysler und General Motors haben sie groß gemacht, doch 
heute sind diese klangvollen Namen Synonyme für die Krise. Bis in die 
1950er Jahre kamen insbesondere schwarze Arbeiter, die sich in der Innenstadt, 
wo die Werke lagen, ansiedelten und mit „Motown“ später einen eigenen 
Sound der Popkultur schufen. Die Weißen wichen in die Vorstädte aus. Mit 
den Entlassungen begann sich die Stadt von ihrer Mitte her zu entvölkern 
(„urban doughnut“). Man kann darin ein Symbol für die gesamtgesellschaftliche 
Lage des Landes mit seiner in die Krise geratenen „Mitte“ erkennen. Wie 
nach einer Naturkatastrophe ist die Innenstadt zu großen Teilen verwüstet und 
zu einem Drittel leer. In diesem industriellen Erosionsprozess ist eine surreale 
Stadtlandschaft entstanden, in deren Ruinen der amerikanische Künstler 
Andrew Moore seine Motive findet. Etwa „Parking Garage, Detroit“ (2008): 
Es zeigt eine Etage des Parkhauses, zu dem das ehemalige Michigan Theater 
umgebaut wurde. Selbstverständlich ist man bei Moores Thema an die Fotografie 
eines Walker Evans aus der Zeit der großen Depression erinnert. Reisten früher 
wohlhabende Amerikaner nach Europa, um etwa in Rom die Überreste der 
Geschichte der Alten Welt zu bewundern, kommen heute auch die Europäer – 
nicht zuletzt die Künstler –, um sich die Ruinen von Detroit anzusehen. 

Parking Garage, Detroit, 2008
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Wo sind die anderen Spieler? Wo ist der Ball? Fragen über Fragen angesichts 
der Arbeit „Four Horsemen of the Apocalypse (17)“ (2004) des New Yorker 
Künstlers Paul Pfeiffer, der auch durch seine Videos und Skulpturen bekannt 
ist. Sein entscheidender Kunstgriff ist das Weglassen bzw. Löschen. Sein 
Interesse gilt dem Glanz und Elend von Bildidentitäten. In diesem Fall arbeitet 
er mit gefundenem Bildmaterial, nämlich Fernsehbildern von Basketballspielen, 
die er digital erheblich verändert. Die dokumentarischen bewegten Bilder 
eines sehr amerikanischen Zuschauersports hat der Künstler stillgestellt und 
zu einer allegorischen Darstellung verdichtet. Dadurch wird die emotionale Auf-
ladung des Sports und die Diskrepanz zwischen individueller und kollektiver 
Identität in der Massenkultur überhaupt erst sichtbar. Wie ein einsamer Engel 
schwebt der schwarze Spieler als Mittler zwischen himmlischer und irdischer 
Sphäre im Raum. Alle Augen sind auf ihn gerichtet und er ist nur Bild für 
die anderen.

PAUL PFEIFFER        
 * 1966, HONOLULU, USA

30

Four Horsemen of the Apocalypse (17), 2004
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RICHARD PRINCE       
 * 1949, PANAMA-STADT, PANAMA

Hatten sich die „appropriation artists“ Sherrie Levine und Louise Lawler (beide in 
der Sammlung) mit ihren Reproduktionen in der Bildwelt der Hochkultur bewegt, hat 
sich Richard Prince für das Banale der Massenkultur entschieden. Bekannt geworden 
insbesondere durch seine Re-Fotografien der Marlboro-Werbung oder der sehr jungen 
Brooke Shields, setzt er Andy Warhols Untersuchung der Verführungskraft massen-
medialer Bilder fort.Wie schon in seinem Gemälde, vor dem Richard Prince auf dem 
Porträt des Künstlers von Anton Corbijn in der Ausstellung sitzt, geht es in „Upstate“ 
(1998) um die Frau als Objekt, nämlich als Pin-up in Motorradzeitschriften für 
„bikers“. Wesentlich an diesem Bilderblock ist die Kombination der unterschiedlichen 

Upstate, 1998

32

Bildregister Landschaft und Gruppenporträt, die Zusammenstellung von Bildern von 
anderen Bildern und selbst gemachten Fotografien, die Prince in „upstate New York“ 
machte. Vergleicht man  diese Ansichten der Provinz mit den inszenierten Bildern 
ähnlicher amerikanischer Vororte von Gregory Crewdson in der Ausstellung, fällt auf, 
wie „realistisch“ sie dagegen erscheinen. Im Tableau jedoch ist auf die Wiederholung 
und das Immergleiche (Begriffe, die Warhol stark gemacht hat) beider Register abge-
hoben. Im Grunde ist es auch ein Bild über die typischen amerikanischen Basketball-
körbe an den Häusern. Das heißt, Prince schärft unseren Blick für die Fremdheit 
des Alltäglichen und Gewöhnlichen.
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ROBERT RAUSCHENBERG      
1925, PORT ARTHUR – 2008, CAPTIVA ISLAND, USA

Als William Eggleston 1981 seine „Southern Suite“ zusammenstellte, 
schuf der amerikanische Bildhauer und Maler Robert Rauschenberg, der in 
Texas aufgewachsen war, die Fotos seiner mehrteiligen Serie „In and Out 
of City Limits“. Hier geht es um New York City, die Hauptstadt des 
20. Jahrhunderts. Rauschenberg bringt seine Begeisterung für die Dynamik 
und Vertikalität der amerikanischen Metropole zum Ausdruck, die er als 
Kunstwerk eigener Art zu verstehen scheint: plastisch, dynamisch, erhaben. 
Die „twin towers“ sind von der Lower East Side aus fotografiert, das Viertel 
Manhattans, das er am besten kannte und ein Zentrum der amerikanischen 
Moderne am Beginn des 20. Jahrhunderts war, dem amerikanischen Jahr-
hundert. So sehr der Blick auch nach oben geht, die Bilder bleiben immer 
mehr oder weniger zum Anfassen nah auf die Wirklichkeit der zeitgenössischen 
Straße bezogen. Rauschenberg, der 1961 mit dem frühen Combine Painting 

„Navigator“ (Museum für Moderne Kunst, Frankfurt am Main) ein ikonisches 
Denkmal New Yorks geschaffen hatte, scheint die Fotografie zu nutzen, um in 
der Art eines Flaneurs oder Navigators die geschichtlichen Häute der Stadt 
festhalten zu wollen, damit auch wir ihre Geschichte noch entziffern können. 
Schließlich ist das größte und zerbrechlichste Kunstwerk die Stadt selbst.

9-81-K-32 (NYC), 1981
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VICTORIA SAMBUNARIS        
 * 1964, LANCASTER, USA

Die New Yorker Künstlerin Victoria Sambunaris verfolgt seit rund zehn 
Jahren ein konzeptuelles Projekt. Jedes Jahr macht sie sich mit dem Auto 
auf den Weg in die Weiten des nordamerikanischen Kontinents, ohne 
genau zu wissen, wohin die Reise geht. In dem Fall des Bildes ohne 
Titel aus dem Jahr 2003 verschlug es sie nach Alaska zu einer Goldmine
in der Nähe von Fairbanks. Mitgebracht hat Sambunaris das Bild einer 
anderen Art von „ground zero“. Die ungeheure Größe dieses Tagebaulochs 
erinnert an die Ästhetik des Erhabenen in der malerischen Landschafts-
tradition der amerikanischen Kunst des 19. Jahrhunderts, etwa an die 
Natur-Opern eines Alfred Bierstadt oder auch an die frühen Fotos der 
Naturwunder des Grand Canyon. Es ist aber vor allem die ausgewaschene 
Farbigkeit, welche die Darstellung zum mahnenden Sinnbild macht. 
Gerade die Inszenierung dieses konkreten Ortes der Ausbeutung der 
Natur in der Tradition des panoramatischen Landschaftsbildes und die 
volle fotografische Detailfülle macht die Darstellung zum Sinnbild der 
fatalen kapitalistischen Dynamik in einem Land, das für seine indigenen 
Kulturen heilig war, nicht zuletzt, weil ihrem Glauben nach die Götter 
aus der Erde kamen.
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Untitled, 2003
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ANDRES SERRANO       
 * 1950, NEW YORK, USA

Serrano, ein New Yorker Künstler afro-kubanischer Abstammung, 
ist bekannt für seine provokanten Aufnahmen, etwa von Leichen, 
Körperflüssigkeiten oder Menschen unter Ku-Klux-Klan-Hauben. 
In seiner Serie „Objects of Desire“ aus den frühen 1990er Jahren geht 
es um Nahaufnahmen von Waffen. Das hier präsentierte Bild zeigt 
den frontalen Blick in die Laufmündung einer „Ruger Mark II“-Pistole 
aus unmittelbarer Nähe, als werde unser Auge von der Waffe in 
Schach gehalten. Serrano spricht damit die auf Waffengewalt gründende 
Nationalgeschichte Amerikas an und das heute kontrovers diskutierte 
Thema eines Bürgerrechts auf Waffenbesitz, das die mächtige National 
Rifle Association uneingeschränkt erhalten will. Er verweist aber auch 
auf einen Aspekt der Fotografie, der in dem Ausdruck „ein Foto schießen“ 
deutlich wird. Man hat der Fotografie immer eine besondere Nähe 
zum Tod nachgesagt, so überführe sie alles Lebendige in Totenstarre. 
Obwohl farbig, stehen Serranos Bilder in einem Zusammenhang mit den 
Cowboy-Bildern Wouter Deruytters: Die Objekte der Begierde strahlen – 
neben den Hintergrundfarben – durch den Glanz der hier metallenen 
Materialien und Oberflächen.
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Object of Desire Ruger-Long Rifle Mark II Target (2), 1992
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STEPHEN SHORE         
 * 1947, NEW YORK, USA

„I like boring things“, hatte Andy Warhol gesagt. Und wenn Stephen 
Shore, der neben Eggleston bedeutendste Pionier der Farbfotografie, in 
vielen seiner Aufnahmen eine distanzierte Ironie an den Tag zu legen 
scheint, dann stammt diese vom Propheten des Pop, in dessen Factory 
der junge Shore ein- und ausging. Die Bedeutung der hier gezeigten Gruppe 
von „klassischen“ Shores aus der entscheidenden Zeit Mitte der 1970er 
Jahre kann kaum überschätzt werden, denn sie ist ein Schlüsselwerk eines 
damals neuen subjektiven dokumentarischen Stils, der Farbe als die 
kommerzielle Konvention einsetzt, die auch die Gesellschaft bestimmt. 
Das Amerikanische ist nichts anderes als die kitschigen Oberflächen, 
die der Künstler jetzt als starken ästhetischen Faktor ins Bild bringt, und 
der endgültige Siegeszug der Massenkultur. Der New Yorker Shore 
entdeckt in jener Zeit, als Tourist im eigenen Land, ein Amerika, das sich 
1980 in die Hände Ronald Reagans begeben würde. Ist das der Gewitter-
sturm, der sich schon am 22. August 1974 über der Kreuzung „2nd Street E.
and S. Mainstreet von Kalispell, Montana“ zusammenbraut? Wie dem auch 
sei, Stephen Shore war auf seiner Entdeckungsreise nach eigenem Bekunden 

„amazed by what my motel looked like.“ Es ist wohl diese Verblüffung, 
dieser distanzierte wie offene Blick, der die Menschen in seinen Werken 
aussehen lässt, als seien sie gerade auf einem fremden Planeten gelandet.
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2nd Street E. and S. Mainstreet, Kalispell, Montana, August 22, 1974
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TARYN SIMON        
 * 1975, NEW YORK, USA

Frei von Ironie ist das Projekt „The Innocents“ (2002) von Taryn Simon. 
Sie erklärt: „Ich bin durch die USA gereist und habe Frauen und Männer 
interviewt und fotografiert, die für Verbrechen verurteilt wurden, die sie 
nicht begangen hatten. In diesen Fällen stand der Strafjustiz mit der 
Fotografie ein Werkzeug zur Verfügung, durch das aus unschuldigen Bürgern 
Verbrecher wurden, das dazu beitrug, dass Augenzeugen falsche Identifizie-
rungen machten und den Staatsanwälten half, zu Verurteilungen zu kommen.“ 
Mensch und Ort sind auseinander gefallen in diesen „schönen“ Bildern, in 
denen nichts ist, wie es scheint. Alle gezeigten Personen waren zuvor noch 
nie an diesen (Tat-)Orten, andere sehr wohl. Waren bei Barbara Kruger 
textliche Elemente als Slogans im Bild, kommen Simons Arbeiten nicht 
ohne Bildunterschriften aus. Wir müssen wissen, dass zum Beispiel William 
Gregory am Tatort eines von ihm nicht begangenen Verbrechens porträtiert 
wurde, um die Brisanz der Darstellung zu verstehen. Fotografische Inszenierung 
und textlich journalistische Information bedingen sich bei Taryn Simon 
gegenseitig und werden von ihr nicht als Gegensätze verstanden.

42

William Gregory (Wick’s Parlor, Lousville, Kentucky), aus der Serie: The Innocents, 2002
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DENNIS STOCK          
 1928, NEW YORK – 2010, SARASOTA, USA

James Dean ist der Inbegriff einer amerikanischen Ikone. Das Foto von 
Dennis Stock, das den Hollywoodstar 1955 auf dem New Yorker Times 
Square zeigt, ist eine der am meisten reproduzierten amerikanischen 
Fotografien der Nachkriegszeit. Stock, einer der klassischen Magnum-
Fotografen, dessen bevorzugtes Format das schwarz-weiße Bild-Essay war, 
hatte diese Aufnahmen von James Dean im Jahr seines Todes für die 
Illustrierte „Life“ gemacht. In einer Art Vorform der heutigen „biographical 
pictures“ zeigt der Fotograf James Dean eben auch auf der Winslow Farm 
in Fairmont, Indiana, wo Dean aufgewachsen war. Der Künstler inszeniert 
den Schauspieler aber kaum anders als in der Ästhetik der Starpostkarte. 
Durch diese Fotos hat Stock James Dean jenseits seiner Filme unsterblich 
gemacht. Interessanterweise ist im New York-Bild ein zentrales Bildmotiv 
der Regen. Seit den 1970er Jahren erkundete der bildjournalistische 
Chronist amerikanischer Mythen und sozialer Wirklichkeiten vor allem 
auch die Schönheiten der Natur. Wir verdanken Dennis Stock aber 
auch aus fast intimer Nähe gemachte Porträts von Jazzgrößen wie Louis 
Armstrong oder Errol Garner. 
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James Dean on Times Square, 1955
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BEAT STREULI         
 * 1957, ALTDORF, SCHWEIZ

Große Namen der Geschichte der künstlerischen Fotografie werden zum Genre 
der „Street Photography“ gerechnet, etwa Robert Frank, Gary Winogrand 
oder William Eggleston. Der Schweizer Künstler Beat Streuli bewegt sich durch 
die Straßen der Metropolen von heute – Rom, Paris, Krakau... – und fotografiert 
mit dem Weitwinkelobjektiv die urbane Menschenmenge. Immer wieder kehrt 
er nach New York zurück. So schließt seine Serie „New York Astor Place 2000“, 
aus der die hier gezeigte Aufnahme stammt, an seine zum Teil schwarz-weißen 
New York-Zyklen der frühen 1990er Jahre an. Obwohl die Menschen, die meist 
nicht wissen, dass sie fotografiert werden, für den Betrachter sehr nah erscheinen, 
hält der Fotograf Distanz. Die Personen, die Streuli für einen Augenblick aus dem 
Strom des Transits herauslöst, erscheinen eher als nomadische Solitäre, weniger 
als Individuen. 

New York Astor Place 2000, 2001
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MICKALENE THOMAS          
 * 1971, NEW YORK, USA

„Black lesbian beauty and power“, auf diese Formel ließe sich „La Leçon d’amour“ 
(2008) von Mickalene Thomas bringen, aber mit dem Zusatz „seventies“. In einem 
schwarzen Mittelschichtmilieu der 1970er Jahre ist die Künstlerin aufgewachsen. 
Alles ist Stil, Oberfläche, Stoff, Muster, Design und Zitat in diesem Bild, das auch 
an die Periode der „weiblichen“ Pattern-and-Decoration-Kunst in Amerika erinnert. 
Doch ein direkterer Vorläufer ist vermutlich Andy Warhols Ladies-and-Gentlemen-
Serie von schwarzen Transvestiten aus dem Jahr 1975. Kompositionell zitiert Thomas’ 
Frauenbild das Motiv der Pietà. Die Schallplatte „Jesus Christ Superstar“ (diese 
thematisiert vor allem die Beziehung von Jesus und Maria Magdalena) ist daher ein 
wichtiges Detail in diesem Interieur. Diese „Rockoper“ von Andrew Lloyd Webber 
und Tim Rice erschien 1970 als Doppel-LP. Es ist die Zeit, als Schwarze in Amerika 
verstärkt ihre afrikanischen Wurzeln entdeckten. 

La Leçon d‘amour, 2008



ADRIAN WILLIAMS         
 * 1979, PORTLAND, USA

Wiederum anders als Barbara Kruger und als Taryn Simon geht die junge 
amerikanische Künstlerin Adrian Williams, die in Deutschland lebt, mit 
Bild und Text um. Ihre Farbabzüge, die sie auf DIN A4-Blätter aufklebt, 
haben keine Bildunterschriften, sondern teilen sich die Seite mit hand-
schriftlichen Texten, zu denen die Künstlerin durch ihre Fotos angeregt 
wird. Es sind kurze poetische Erzählungen, die mitunter sprachliche Bilder 
enthalten, die Filmszenen gleichen (Haarspitzen, die bei einer Kopfbewegung 
durch die Eigelbreste eines Tellers gezogen werden). Ihre Arbeiten stehen 
dadurch in der Nähe von Tage-, Skizzen- oder Drehbuch – überhaupt 
des Literarischen. Das Foto von „Empty“ (2010) hat Williams in einem 
Jugendzentrum im New Yorker East Village aufgenommen. Eine Besonderheit 
von „Motives of War“ (2009) besteht darin, dass der Text in zwei Versionen 
erscheint, die sich sprachlich nur in Nuancen, handschriftlich aber stark 
voneinander unterscheiden. Das Foto zeigt eine verlassene Werkstatt in 
Connecticut. Wie im anderen Bild suggerieren Lichteinfall und Schatten-
bildung ein Durchdringen der Wand. Dies entspricht insofern den Texten, 
als auch sie von Abwesenheiten und Brüchen handeln. 

48

MOTIVES OF WAR (Connecticut), 2009
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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

gute aussichten – junge deutsche fotografie 2009/2010
30. Juni 2010 bis 11. September 2010 

A Touch of Dutch
28. September 2010 bis 04. Dezember 2010

American Dream
26. Januar 2011 bis 02. April 2011
Inge Rambow: Niemandsland
20. Januar 2010 bis 17. April 2010
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