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Sarah Jones
Consulting Room XX, 1997



Eines Nachts, zu Beginn des 13. Jahrhunderts, sah Papst Innozenz III. 
im Traum, wie der heilige Franz von Assisi die Basilika im Lateran vor dem 
Einsturz bewahrte. Etwa 80 Jahre später, um 1300, erschien diese Szene auf 
einem Giotto zugeschriebenen Fresko in der Oberkirche von San Francesco. 
Der Papst liegt träumend in einem aufrecht stehenden Baldachin-Gehäuse 
auf seiner Schlafstatt; von links herüber stürzt im gleichen Maßstab bedroh-
lich schräg die Laterankirche gegen den Schlafraum, gelassen abgestützt vom 
Gründer des Franziskanerordens. (Der erhielt, wie die Legende zu berichten 
weiß, anschließend die zuvor abgelehnte Erlaubnis zur Ordensgründung.) 
Es handelt sich um eine der ersten komplett ausgemalten Interieur-Dar-
stellungen der Kunstgeschichte. Zuvor hatte man Räume, etwa durch eine 
isoliert dargestellte Tür oder eine Säule, nur angedeutet.

Auf heutige Augen, denen sich Bildwelten mit Hilfe raffiniertester Projek-
tionstechniken erschließen, wirkt diese Darstellung auf Grund der erstaun-
lichen Kombination von frontalem Einblick und gekipptem Gebäude 
zur Simultanszene geradezu modern. Es geht dann in 100-Jahresschritten 
weiter. Schon 130 Jahre nach Giotto hat der jung vollendete Masaccio die 
Malerei der Frührenaissance durch die mathematisch begründete Erfindung 
der Zentralperspektive bereichert. Es dauert nur noch zwei Jahrzehnte, 
bis Fra Angelico in Italien und Konrad Witz in Deutschland innerhalb 
ihrer Verkündigungsszenen (die als erhellendes Vorspiel zum malerischen 
Themenkreis des Christentums arrangiert sind) mit weiß gestuftem Farb-
licht Räume prägen.
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HEREIN! Licht durch Farbe, über die erhellte Schwärze in Rembrandts Nachtmalerei 
und bei Tag an der weißen Zimmerwand von Vermeers „Magd mit dem 
Milchkrug“, bleibt fortan bis zur Fotokunst des späten 20. und des jungen 
21. Jahrhunderts das wirksamste und daher natürlich auch beliebteste 
Mittel, Innenräume zu erfassen und atmosphärisch zu illuminieren.

Zur Belebung bedarf es, im Gegensatz zu Dürers „Hieronymus im Gehäuse“ 
mit Mensch und Tier, keiner Lebewesen mehr – es mehren und verfeinern 
sich die rein technischen Methoden, Räume samt Inhalt gewissermaßen 
atmend darzustellen; was dort leben könnte, bleibt unsichtbar. Entweder 
berichten solche Schau-Plätze von menschlichen Aufenthalten und 
Erwartungen, oder sie erfüllen die Aufgabe, Stimmungen und Phantasie 
des Betrachters zu beeinflussen.

Die Fotografie, soweit sie über die einfache Reproduktion hinaus ihre 
Wahrnehmungen in den Bereich der Kunst verlagern will, muss also von 
vornherein gegenüber den Erfindungen und Wirkungsweisen der Malerei 
mit mehr brillieren als mit der Schnelligkeit des ersten Blicks und dessen 
mechanischer Fixierung. Das fotografierte „Interieur“ muss erstens mehr 
enthalten als eine bloße Zusammenstellung von Dingen zu Einrichtungs-
zwecken, zweitens muss es auf neuartige Weise „Lichtbild“ werden wollen, 
sonst bliebe es ja hinter Pieter Saenredams völlig leeren Kirchenräumen 
und Samuel van Hoogstratens perspektivisch über die Bodenmuster hinweg 
angelegten „Guckkästen“ aus dem mittleren 17. Jahrhundert hoffnungslos 
zurück. „Herein!“ wäre ein sinnloser Zuruf, da uns drinnen nichts erwartet.

Schauen wir genau hin! Die Einladung, doch bitte „herein“zublicken in 
die Raumfotografien von 20 verschiedenen Gegenwartskünstlern, klingt 
freundlich, hat aber auch unerwartete, sogar unerfreuliche Folgen. Wer der 
Aufforderung nachkommt, wird schnell feststellen, dass er einen erheb-
lichen Teil dieser Räume dringend wieder verlassen möchte. Sie scheinen 
zwar leer, sind aber inhaltlich stark belastet. In den meisten Fällen handelt 
es sich um Flucht- und Zufluchtsräume, um virtuell bedeutsam erfundene 
oder gar um allerletzte Räume, die gar keinen Ausweg mehr offen lassen. 
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„Trautes Heim“ teilnimmt, so dürfen wir sicher sein, dass Gemütlichkeit 
eine von ihr nach Innen vorgetäuschte Befindlichkeit ist, da die schwedi-
sche Fotografin vorzugsweise fragmentarisch aufgebaute Set-Constructions 
(einen Flur, ein Badezimmer) zum Zweck der zeitweisen darstellerischen 
Belebung  errichtet, wenn sie nicht gar in den Wohnungen Verstorbener 
auf Spurensuche geht. Mit ähnlicher Intensität blickt Laurenz Berges auf 
die ruinösen Wände verlassener Kasernen der Roten Armee, um abzuschauen, 
was sich vom Alltag der Soldateska eingeschrieben hat. Und je aufmerksamer 
seine Kamera sich dem Lichteinfall widmet, desto sicherer stellt sich, 
schattig belebt, die anfangs erwähnte malerische Wirkung ein – direkt aus 
dem alten Brügge über einem Waschtrog in Wünsdorf südlich von Berlin.

Überhaupt beziehen mehrere der hier versammelten Fotokünstler aus Malerei 
ihre Anregungen, mindestens aber Stimmungswerte, deren Ursprünge das 
Auge des Betrachters in der Malerei zu verifizieren vermag. Georges Rousse 
bemalt brutalistische Architekturmotive mit geometrischen Blickfängen 
frei nach Lissitzky und Malewitsch, bevor er die Kamera darauf ausrichtet. 
Raissa Venables profitiert von surrealistischen und kubistischen Erfindungen, 
von Motiven des belgischen Symbolismus ebenso wie von Henri Matisse, 
der 1912 den Blick in eine „Kashbah“ malte. Lois Renner verbindet die 
Raumskulpturen seiner atelierfüllenden Gerüste zum Zweck fotografischer 
Verschmelzung mit der großzügigen Gestik barocker Fresken. Bei Paulo 
Nozolino entdeckt der aufmerksame Betrachter verblassende Wandfarben 
in einem orientalischen Café, wie man sie aus dem verwaschenen Anstrich 
einer Wand im „Balkonzimmer“ von Adolph Menzel kennt. In die tief 
belichtete Schwärze der Kohlemalerei, mit der Robert Longo im Groß-
format (hier bezeugt von wesentlich kleineren Prints) die Wohnung des 
Psychoanalytikers Sigmund Freud in der Wiener Berggasse erkundet hat, 
dringen wir auf dem Weg durch die von Edvard Munch gemalte nächt-
liche Schlafkammer in St. Cloud vor oder durch „Offene Türen“ in magisch 
realistischen Leerzimmern des dänischen Malers Vilhelm Hammershøj. 
Wir sehen im Atelier von Anton Henning eine Anordnung kleiner Wolken-
gemälde für Räume, die er gern aus der eigenen  Malerei in die dritte 
Dimension wachsen lässt. Louise Lawler bezieht Kunstwerke (z.B. einen 
Akt von Gerhard Richter) kontextuell auf die Wohnungen der Sammler; 

Das Gefühl des derart angebundenen Blicks vermitteln uns Fotokünstler 
über die bloße Abbildung des gebauten, bisweilen eingerichteten, meist 
aber entleerten Raumes hinaus durch geschickte Manipulation. Auch 
ohne Digitalkamera und abgesehen von Photoshop-Angeboten beginnt 
schon bei analog ausgelöster Fixierung des entweder in der Realität bereits 
vorhandenen oder erst im Atelier konstruierten Modells eine spekulative 
Wechselbeziehung zwischen dem absichtsvoll gewählten Standort des 
Fotografen und der Verknüpfung des Motivs mit den anschließend beab-
sichtigten, meist digital per Computer betriebenen Veränderungen.

In der Regel weicht innerhalb des von Fotokünstlern aufgespürten oder 
ausgeklügelten Interieurs, weil es ja interpretierend über bereits existierende 
Räume hinausgreift (also nicht nur über eine Anordnung von Möbeln 
oder einen innenarchitektonischen Entwurf berichtet), das natürliche dem 
künstlichen Licht. Fast immer entsteht der Eindruck: Hier ist etwas neu 
erfunden worden. Der Betrachter gerät vor eine Milieu-Projektion, mit der 
er nur unzureichend vertraut ist. Mit der Wahl hat er die Qual, sich zum 
Beispiel in dieser Ausstellung gleich zwanzigmal entscheiden zu müssen: 
für eine Verfahrensweise, für einen Gedankengang, für eine Emotion.

Je nach Veranlagung zu Kurz- oder Weitsicht, infolge physikalischer Ursa-
chen und ihrer sinnlichen Folgen, gilt dem Detail größere Aufmerksamkeit 
als der Totalen – und umgekehrt. Das Interieur kann die Phantasie entfesseln, 
aber es kann ihr auch Einhalt gebieten. Es kann Auswege zeigen, aber 
auch gefangen nehmen. Es kann befreiend wirken, aber auch bedrückend 
sein. Es kann Erinnerungen auslösen, aber auch Vermutungen gegenüber 
der Zukunft. Es kann angenehm temperieren, aber auch panische Angst 
heraufbeschwören. 

Sobald wir die Künstler beim Bild nehmen, stellen wir fest, dass sie uns 
durch Irritation zu eigenen Gedankengängen herausfordern. Das ist Sinn 
und Zweck ihres trickreichen Treibens. Während Fotografie einen Teil von 
Realität wiedergibt, lässt sie uns über einen damit zusammenhängenden 
anderen Teil von Realität im Unklaren, so dass wir uns im Sichtbaren 
täuschen. Wenn Miriam Bäckström an einer Ausstellung mit dem Titel 
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Vielleicht ist das Interieur nach seiner erschöpfenden Behandlung durch 
die Malerei nun auch in der Fotokunst ein so beliebtes, neuerdings in vielen 
Ausstellungen und Büchern gewürdigtes Thema, weil es sich als indivi-
duelle Bühne so untrennbar verbindet mit Vorstellungen phantasierten, 
entschwundenen, ausgelöschten – jedenfalls unsichtbar bleibenden Lebens. 
Wir sind als Betrachter ganz auf uns selbst gestellt in den repräsentativ 
zentrierten Kulturräumen von Candida Höfer – dort, wo sich Hirn und 
Herz in den Hallen der Kunst und in historischen Theaterarenen, in 
barocken Bibliotheken und an den Schauplätzen moderner Architektur 
dem Nachhall belebender Energien aussetzen.

Am Interieur haben wir den Platz für uns allein. Anders ist der faszinierte 
Blick auf die Couch in den von Sarah Jones fotografierten Consulting 
Rooms der Londoner Seelenärzte nicht zu erklären; sie warten ja auf den 
Betrachter, und sie werfen die Frage auf, wer ihn erforscht, wenn er 
selbst dazu nicht fähig ist. Und zuallerletzt konfrontieren sie ihn mit der 
Möglichkeit eines klinisch sauberen Übergangs in die Kammern des 
Todes. Bei Lucinda Devlin schwindet alle Hoffnung auf friedvolle Existenz 
in irdischen Nestern. Sie hat 30 ganz spezielle amerikanische Interieurs zu 
einer Omega-Suite letzter Lebensstationen zusammengestellt. Hier herrscht 
Sauberkeit, hier geht es ordentlich zu. Hier wartet der gesetzmäßig verord-
nete Tod auf seine einsamen Delinquenten: die Liquidatoren aus eigenem 
Recht.

„Herein!“ Vor dieser Einladung sei gewarnt. Sie gilt in der Kunst dem 
fortschreitenden Prozess, am menschenleeren Ort eigene Daseinslagen zu 
erkunden. Das Interieur dient dem Selbstverhör. Reine Schönheit und 
wohliges Empfinden gibt es hier nicht mehr.

» GÜNTER ENGELHARD

    
 

andererseits erkennt man Richters Prinzip der Unschärfe unwillkürlich 
angesichts der spiegelgleich kombinierten Weiß-in-Weiß-Konturen 
von Alex Hartley. Die gespiegelten Räume von Katharina Bosse sind 
vergleichbar mit den spannungsvoll kombinierten Farbflächen, die auf 
Felix Vallotons Gemälden unheimliche Tatort-Stimmung verbreiten. 
Kommt ein florales Dekor hinzu, so reicht Bosses Wahrnehmungsweise 
zurück bis in die Palmengärten des Romantikers Karl Blechen. Vier 
Jahrhunderte zuvor finden wir uns mit Luigi Ghirris Blick auf das Manua-
lum im Dom von Orvieto bei Masaccio in der Frührenaissance wieder.

Und dann sind wir plötzlich unabhängig, ortsfremd, zeitfrei. Wir schauen 
in penibel konstruierte, minimalistisch verkürzte, nach Ähnlichkeit mit 
bekannten Orten frei erfundene, digital hergestellte Interieurs, die auf 
Autonomie pochen und den Wiedererkennungswert so weit wie möglich 
mindern. Der Aufforderung „Herein!“ physisch zu folgen, ist eine absurde 
Vorstellung. Denn bei Matthias Hoch besteht das anonymisierte „Paris“ 
aus einer Sitzgruppe und „Leipzig“ aus Säule und Teppichboden. Julian 
Faulhaber verfremdet, was als Foyer oder Labor oder Passage erscheint, zum 
aseptischen Modell einer lebensfernen Zone: Betreten verboten! Unter dem 
Motto „Natürlich künstlich“ beteiligt sich Martin Dörbaum an der totalen 
Aufhebung dessen, was natürlich existiert; durch künstlich erzeugte Sicht 
verdoppelt er so, digital simuliert, ein trügerisches Gefühl von Behaust-
heit. Sogar Kunst wirkt hyperkünstlich, wenn Dörbaum den bedrohlichen 
Valloton-Effekt durch digital erzeugtes Lampenlicht ins Interieur abruft.
Ähnlich absolut skelettiert der Engländer Jason Oddy Innenräume auf das 
Zusammentreffen von Ecken und Kanten und säuberlich ausgerichteten 
Details, die seine Kamera erst erfasst, wenn alles Leben entwichen ist, und 
der Fotograf vorgibt, den Raum jetzt endlich „hören“ zu können. Demge-
genüber wirken die „Camouflagen“ der in Kanada lebenden Amerikanerin 
Lynn Cohen vergleichsweise wie Interieur-Parodien, die das Einrichtungs-
detail in wandfüllende Backdrops erweitern – um von innen her (aus Sitz-
ecken, Wohnzimmern, Schwimmbädern) mit einer Wand zu kollidieren, 
die im freien Blick nach außen Grenzenlosigkeit vortäuscht.
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Set-Constructions, 1995-99
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Ist alles vorüber? Oder bahnt sich etwas an? Oder wird nur der Ort 
für eine Täuschungsmaßnahme vorbereitet? Miriam Bäckström hat in den 
späten neunziger Jahren die Tricktechnik des Fürsten Grigorij Potjomkin, 
dem nachgesagt wird, er habe im 18. Jahrhundert verfallenden Häusern 
eine ansehnliche Fassade verpasst, um das Auge der großen Zarin Katharina 
während ihrer Inspektionsreisen nicht zu beleidigen, nach Innen verlagert. 
Die Set-Constructions der schwedischen Raumsimulantin zeigen fragmen-
tarisch eingerüstete Behausungen, die erst durch den eingrenzenden Blick 
der Filmkamera den Anschein verflossener oder künftiger Bewohnbarkeit 
erhalten. 2003 beteiligte sich Miriam Bäckström in der Leipziger Galerie für 
zeitgenössische Kunst an einer Ausstellung, die sich unter dem ironischen 
Titel „Trautes Heim“ der Erzeugung vorgetäuschter Intimität im Lichtbild 
widmete. Alternativ zu den menschenleeren Wohnungen Verstorbener 
fotografierte sie im Gegenzug sterile Wohnbühnen, die, etwa nach IKEA-Norm, 
auf Belebung noch warten. Das Motiv bruchstückhafter Wohninstallationen 
spielt an auf vorübergehende Aufenthaltsorte und plötzlich abgebrochene 
Lebensläufe. Im schwedischen Nationalmuseum dient das Zelt einer obdachlosen 
Frau, im dänischen Nationalmuseum ein Haschischladen aus dem Soziotop 
des Kopenhagener Stadtteils Christiania der halbdokumentarisch fingierten 
Beweislage für Einzugsorte, die zur Flucht einladen.

MIRIAM BÄCKSTRÖM  
 * 1967, STOCKHOLM, SCHWEDEN
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LAURENZ BERGES   
 * 1966, CLOPPENBURG, DEUTSCHLAND 

Auf der verblichenen Tapete neben den Lichtschaltern blieb ein Schatten 
stehen. Wir befinden uns 2006 in einem ausgeräumten Zimmer in 
Hannover, wo der Foto-Connaisseur Thomas Weski am Sprengel-Museum 
Mitte der achtziger Jahre seine Kuratorenlaufbahn begann, und verstehen 
auf Anhieb, dass Weski den Fotografen dieses Schattens als „Chronisten der 
Abwesenheit“ bezeichnet. Laurenz Berges selbst, einer der letzten Meister-
schüler aus der Düsseldorfer Becher-Schule, scheint in der tapezierten Fläche 
zu verblassen. Das melancholische Motiv wirkt wie ein letzter Augenaufschlag 
nach digital ausschweifenden Weitblicken in die von berühmteren Becher-
Zöglingen hoch aufgelöste Realität. Konträr zu effektvoll gepixelten Bestands-
aufnahmen aus der rheinischen Starfotografenklasse stehen verunsicherte 
Betrachter bei Laurenz Berges plötzlich in Sterbezimmern, wo sie gehalten 
sind, an erloschenes Leben zu denken. Wo alles zu fehlen scheint, von leeren 
Wänden her, aus toten Winkeln und über aufgerissenem Grätenparkett, 
breiten sich Stimmungen aus. Schönwalde, Wünsdorf, Karlshorst, Stahnsdorf, 
Potsdam – so heißen, rund um Berlin, Stationsorte der Roten Armee, deren 
Soldaten ostwärts abgezogen sind. Im Westen haben die Bewohner des Braun-
kohlereviers den Boden unter den Füßen verloren. Dass einmal jemand 
anwesend war, verraten kaum sichtbare Umrisse abgehängter Bilder, verblichene 
Blümchentapeten, bröckelnde Waschtröge, zerkratzte Fußböden ... Berges 
sichert die Spuren. 
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Hannover, 2006



KATHARINA BOSSE     
 * 1968, TURKU, FINNLAND

Spiegelungen erzeugen den Eindruck, man könne Katharina Bosses 
Aufenthaltsorte vor und hinter Glas betreten. Daß man in Räume schaut, 
aus denen man zugleich herauszublicken meint, sorgt für Irritation, denn 
beide Sichtweisen sind richtig. Die Fotokünstlerin passiert wie Lewis 
Carrolls „Alice hinter den Spiegeln“ oder Jean Cocteaus „Orphée“ die Grenze 
zwischen dem realen Ort und seinem immateriellen Gegenbild. Irreale, 
gar surreale Anmutungen sind erwünscht. Die Überblendungen wirken 
entsprechend der Ortsangabe „von außen/von innen“ besonders dann 
verwirrend, wenn das Innenbild auf der Glasgrenze ins Außenbild gleitet. 
So leitet Katharina Bosse das Auge ins dekorative Floreal-Geflecht eines am 
Jugendstil orientierten Cafés, spiegelt die Grotten-Simulation in einer 
Saunalandschaft, verbindet eine Kaffee-Bar mit dem gegenüberliegenden 
Hutladen, blendet im Foyer eines Grandhotels, auf einem Luxusliner und 
in Zugabteilen die Gegensicht mit ein – oder verlässt sich einfach darauf, 
dass die erkundeten Räume allein schon durch Design und Einrichtung die 
Wünsche und Sehnsüchte derer spiegeln, die sie betreten. In Finnland geboren, 
zwischen den höchsten Bergen des Südschwarzwaldes aufgewachsen, an 
der Fachhochschule Bielefeld fotografisch geschult und nach sechs Jahren 
New York seit 2003 als Professorin zurück in Bielefeld, testet Katharina Bosse, 
ob und wie sich die Eigenarten öffentlicher und privater Orte zugleich mit 
ihren Spiegelbildern verändern.
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Ohne Titel (Düsseldorf), Aus der Serie: Von innen/von außen, 1992



Zwischen den eigenen Wänden zieht es nordamerikanische Haus- 
und Stadtbewohner unwiderstehlich in die Weite. Hilfsmittel sind die 
Backdrops, fotografische Prospekte, die wandfüllend den Eindruck 
fördern, man habe sich nicht nur häuslich eingerichtet, sondern bewohne 
gleich ganze Landschaften. Ob die Fototapete mit Holzhaus hinter der 
Couchgarnitur Ferienstimmung vortäuscht oder den Kindern weismacht, 
sie könnten mit ihren Kleinautos direkt aus der Diele über die Straßen 
und in die Wälder fahren – das Interieur suggeriert Grenzenlosigkeit. 
Wer hier auf Sitzgruppen thront, verschafft sich Weitblick. Lynn Cohen, 
die seit den siebziger Jahren in Kanada lebt und in aller Welt launig 
über Interieurs doziert, die vorgefundenen Installationen gleichen 
(„Camouflage“, „Occupied Territory“), positioniert ihre 8 x10-Großbild-
kamera zielgerichtet auf begrenzte Räume. Deren Details sucht sie in 
einer Größe zu erfassen, die sie eigentlich nicht haben. Das verschafft den 
Fotografien die satirische Komponente. Der Blick in Büros und Schwimm-
bäder, in Laboratorien und Fitnessräume verrät ironische Distanzierung. 
Mit dem Fahrrad-Ensemble der „Duchampbikes“ spielt sie an auf die 
Ready Mades von Marcel Duchamp. Wenn sie sich dem französischen 
Filmkomiker Jacques Tati mit seinen sozialparodistischen Schauplätzen 
in „Mon Oncle“ und „Trafic“ ausdrücklich näher fühlt als den analytisch 
definierten Topographien des Soziologen Michael Foucault, so sieht 
man ihre „Clear Arrangements“ plötzlich viel weniger ernsthaft. 

LYNNE COHEN      
 * 1944, RACINE, USA 
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Ohne Titel, 1971–2004
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LUCINDA DEVLIN     
 * 1947, ANN ARBOR, USA

Es sieht reinlich aus im Angesicht des Todes. Alle Angst und aller 
Schrecken sind herausgeputzt worden, bevor ein neuer Delinquent das 
letzte Interieur seines Lebens betritt. Als vor zehn Jahren, während 
der venezianischen Biennale 2001, ein internationales Publikum an 
der Lagune erstmals im Zentralpavillon „Die Omega-Suiten“ in einer 
Abfolge von 30 fotografierten Räumen erblickte, schockierte primär 
die Hochglanzkälte, mit der sich Lucinda Devlin dem Thema genähert 
hatte. Amerikas Todeskammern, Stationen jenes letzten gesellschaftlichen 
Richtwertes, mit dem eine Staatsmacht sich anmaßt, legalisiert Maß 
zu nehmen an denen, die zuvor illegal getötet haben, wirkten in ihrer 
klinischen Sauberkeit erschreckend harmlos. Die Injektionskammer im 
Nevada State Prison von Carson City, die Gaskammer im Maryland 
State Penitentiary von Baltimore, die Todeszelle im Indiana State 
Prison von Michigan, der Zeugenraum im Correctional Center von 
Petosi/Missouri mit seinen Stufen zu den Parkettplätzen für Zuschauer 
eines letzten Auftritts unterscheiden sich nur wenig von sterilen 
Behandlungszimmern. Kein Wunder, dass die Akkuratesse, mit der 
Lucinda Devlin kalten Blickes ihre Omega-Suiten (unter Anspielung auf 
den letzten griechischen Buchstaben im Alphabet des Lebens) und ihre 
Corporate Areas (Operations- und Obduktionsräume) als deanimated 
spaces darstellt, 2011 auch im Deutschen Hygiene-Museum Dresden als 
Schauplätze für den letalen therapeutischen Vollzug herbeizitiert werden.
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Final Holding Cell, Indiana State Prison, Michigan City, Indiana
Aus der Serie: The Omega Suites, 1991
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MARTIN DÖRBAUM       
 * 1971, BERLIN, DEUTSCHLAND

Ein Schreibtisch mit Computer ersetzt heutigen Künstlern, die auf 
zeitgemäße Weise die gute, alte Kunst der optischen Täuschung 
durch perspektivisches Malen und Zeichnen (trompe l’œil) fortsetzen 
wollen, das Atelier. Martin Dörbaum, ausgebildet  an der Berliner 
Universität der Künste als Meisterschüler (1999) des Konzeptualisten 
Lothar Baumgarten, erzeugt eine ganz private Welt und hinterlässt 
darin sogar Indizien für eine romantisierende Sicht auf die aus Punkten 
und Linien koordinierten, in der Fläche und in der dritten Dimension 
mit Farbe angereicherten Dinge. Am Ende erstrahlen digitale Phantasie-
stücke im virtuell eingeschleusten Licht. Am Computer generierte 
Passstraßen sehen aus, als könne man sie am Simulator durchfahren, 
und die Rennstrecke von „Le Mans“ bleibt ganz auf dem gepixelten 
Teppich eines ebenso wirklichkeitsnah vorgetäuschten Interieurs. 
Der Digestif im Lampenlicht neben der optisch-akustischen Speisekarte 
für ein Music-Menu erhält einen Namen, der sich nicht schmecken 
lässt: „Bittersüßer Nachschatten“. Rein rechnerisch müssen außer dem 
Auge keine anderen Sinnesorgane mehr funktionieren. Wo alle 
Wirklichkeit vom Künstler mittels der für Architekten und Designer 
bereits bewährten Software programmiert werden kann, ist es plausibel, 
der illusionistischen Kunstform einen widersprüchlichen Namen zu 
geben: Die Ausstellung Martin Dörbaums und seiner Kombattanten 
im Berliner Haus am Waldsee erhielt vor zehn Jahren (2001) den 
treffenden Titel „Natürlich künstlich.“
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Le Mans, 1998
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JULIAN FAULHABER      
 * 1975, WÜRZBURG, DEUTSCHLAND

Das ist der Alptraum jedes Kriminalisten. So spurlos, so klinisch 
rein, so gesichert gegen jeden Fingerabdruck und folglich scheinbar 
irreal erwartet ihn niemals ein Tatort. Die seit 2006 durch den  
thermoplastischen, gegen Säuren und Chemikalien resistenten  
Kunststoff LDPE (Low Density-Polyethylen) abgesicherten Räum-
lichkeiten auf Julian Faulhabers C-Prints, mit Aluminium verstärkt 
hinter Plexiglas, sehen nicht danach aus, als würden sie jemals 
von einem lebendigen Wesen betreten werden können. Genau das 
ist der Trugschluss. Es handelt sich weder um Computersimulationen 
noch um fotografierte Modelle aseptisch bereinigter historischer 
Schauplätze in der Manier von Thomas Demand. Der in Leipzig 
lebende, an der Dortmunder Fachhochschule für Photographie 
und Design ausgebildete Lichtbildner Julian Faulhaber zeigt eine 
tatsächlich gebaute MacDonalds-Filiale oder ein Forschungslabor, 
ein Bankenfoyer oder eine Ladenpassage in den letzten Sekunden 
vor der ersten Nutzung als gegen jede Orientierung verschlossene, 
für immer und ewig ungenutzte, lebensferne Zone. Innenräume, 
die uns, klinisch herausgeputzt wie zum Beispiel in den Filmen von 
Christian Petzoldt, immer noch wirklich vertraut sind, erscheinen 
bei Faulhaber durch die Fixierung auf ihre vom Farblicht betonten 
linearen Strukturen als geometrische Schnittpunkte, abgelöst von 
der Realität, zu der sie doch eigentlich gehören. Wir wissen nie, 
wo wir sind.
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Cocoon, 2004
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LUIGI GHIRRI       
 1943, SCANDIANO – 1992, RONCOCESI, ITALIEN 

Kein Zweifel, dass er sich mit den großen Meistern der Malerei zwischen 
Emilia Romagna und Toskana vertraut machte, bevor er 1970, im Alter 
von bereits 27 Jahren, zu fotografieren begann. Da war Giorgio Morandi, 
der seine Bologneser Heimat so gut wie nie verlassen musste, um Flaschen 
und Gefäße als Farbträger aufeinander abzustimmen, bereits sechs Jahre 
tot, so dass Luigi Ghirri seine Kamera ganz allein auf die motivische Ordnung 
im Atelier des verehrten Stillleben-Malers ausrichtete. Erblickt man aber 
das Manualum im Museum der Domwerkstatt von Orvieto, so stellt Ghirris 
Lichteinfall über mehr als 500 Jahre Entfernung hinweg sogar eine direkte 
Beziehung zu Masaccio her, dem die Kunstgeschichte attestiert, er habe vor 
seinem Tod im Alter von erst 28 Jahren für sakrale und weltliche Innenräume 
mit malerischen Mitteln die perspektivische Darstellung entwickelt. Um 
sich in solche Phänomene zu vertiefen, genügte es dem Fotografen, sein knapp 
50jähriges Leben nahezu ausschließlich in Modena zu verbringen, wo er 
sich auf langen Wanderungen einbildete, „dass der Highway 61 von Dylan, 
über die Kreuzungen von Lee Friedlaender hinaus, weitergeht, bis zu den 
Bars und Bäumen der Via Emilia…“ So passierte er die heimische Realität, 
entdeckte aber auch die stillen Winkel großer europäischer Städte als 
Interieurs und hinterließ schließlich ein Archiv mit 100 000 fotografischen 
Motiven – ein nahezu Unbekannter bis heute, obwohl ihn „Time-Life“ 
bereits 1975 kurz entdeckte.                                   

Caserta, 1990
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ALEX HARTLEY       
 * 1963, WEST BYFLEET, ENGLAND

Licht, das sich in den oft leer fotografierten Innenräumen von 
Alex Hartley ausbreitet, hat keine Schärfe. Aber dieses Licht verschafft 
sich Halt – umso mehr, als sich das Auge allmählich an die getrübte 
Helligkeit gewöhnt. Ist das Foto nicht von vornherein mehrfach geteilt, 
dann erfüllen unscharfe Konturen die Aufgabe, Interieurs und Land-
schaften in eine strukturelle Ordnung zu bringen. Die Anregungen erhält 
Alex Hartley dort, wo sich Weiß im Stein, im Glas, auf Metall und in 
natürlichen Formationen bricht, zum Beispiel im Packeis. Ein von Mies 
van der Rohe gebautes Haus (wie es auch der deutsche Fotokünstler 
Thomas Ruff komplett unscharf aufnahm) oder ein eigener, im Jahr 2000 
als konstruktive Skulptur errichteter Pavillon bieten vielfältige Möglich-
keiten, die Blendfarbe Weiß in Winkeln und Kanten aus unterschied-
lichen Entfernungen so zu fokussieren, dass Räume zu schmelzen scheinen 
und ins Ungreifbare entrücken. Seit seiner Ausbildung am Londoner 
Royal College of Art kombiniert Hartley Fotografie mit Skulptur und 
Installationen. Anlässlich der Londoner Kultur-Olympiade wird 
er 2012 seinen preisgekrönten Entwurf „nowhereisland“ entlang der 
südenglischen Küste realisieren. Die Idee kam bereits acht Jahre zuvor 
während einer Arktis-Expedition. Als Erster betrat der Künstler eine 
neu entstandene Insel, die in Fußballfeldgröße abgeschmolzen war von 
einem Gletscher. Als Treibeis-Skulptur, aus weißer Weite erschienen, 
wird Hartleys „Nymark“ während der Olympiade alternierend in den 
südenglischen Häfen verankert.

Ohne Titel, 1992
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Interieur vor dem Interieur! Der Maler Anton Henning, auch als 
Skulpturalist, Objektebauer und Inneneinrichter ein kunsthistorisch 
beschlagenes Multitalent in der Kunst des zitathaften Kombinierens,  
hat am Boden seines Ateliers ein „Himmelsstillleben“ aufgebaut. Lauter 
kleine Wolkenbilder harren auf einem Foto aus dem Jahr 1998 der 
Zweckbestimmung als Wandschmuck. Wie Francis Picabia (1897–1953) 
zwischen Kubismus und Surrealismus die Artdeco-Salons von 1920 
bis 1930 mit einem raffiniert geistreichen, die Epoche danach bissig mit 
einem absichtsvoll trivialen Amalgam aus motivischen Zitaten der 
erfindungsreichen ersten Hälfte des 20. Jahrhunderts versorgte, so zieht 
Henning jetzt die Stränge für eine neodekorative Einrichtungskunst 
aus dem üppig pastosen Geflecht seiner Malerei. Seine „Interieurs“ 
sind unverkennbar „Henning komplett“ und „Henning pur“, sei es das 
Restaurant im Arp-Bahnhof Rolandseck oder das Berliner Haus am 
Waldsee als ehemalige Villa mit kunstbesetzten Wohnschauräumen und, 
parallel dazu, die aus einem Gemälde entwickelte Wohn-„Oase“ im 
Georg-Kolbe-Museum. Hennings Kunst bezieht ihren Reiz aus dem 
Widerspruch: Einer, der sich nicht gern festlegen und sein Werk nicht 
gern einordnen lässt, propagiert mit kunterbunten malerischen 
Versatzstücken für ein Wohn-Puzzle der dissonanten, parodistischen 
Art die Vorherrschaft der Malerei innerhalb stilistisch clean entworfener 
Innenarchitektur. Zwischen Zimmerdecke und  Teppich versprüht er 
sein „Gegengift“ (Titel einer Ausstellung). 

ANTON HENNING         
 * 1964, BERLIN, DEUTSCHLAND

28

Himmelstillleben, 1998
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MATTHIAS HOCH        
 * 1958, RADEBEUL, DEUTSCHLAND

In den Bahnhöfen der einstigen DDR, wo Signale in die große, 
weite Hochglanzwelt nicht gestellt wurden und auch auf komfortable 
Verweildauer keine Aussicht bestand, hat der Absolvent der Leipziger 
Hochschule für Grafik und Buchkunst erste Blickfelder gefunden. Gleich 
nach dem Mauerfall zog Matthias Hoch mit einem DAAD-Stipendium 
westwärts. Dass er sich auf seinen Reisen in die großen Städte (nach Paris, 
Brüssel, Rom, Rotterdam) freieren Weitblick verschafft hätte, kann 
man aber nicht sagen. Wollte er es überhaupt? Erfüllten Leipzig oder 
Wolfsburg nicht die gleichen motivischen Erwartungen? Oder gar 
Ravensburg im Schwäbischen, wo er gleich im Titel auf seine Absicht 
hinwies, sich an Ort und Stelle „Begrenzte Übersicht“ zu verschaffen? 

„Paris“, so heißt eine Partikular-Fotografie, die Frankreichs Hauptstadt 
für die vom Stativ gefestigte Plattenkamera auf ein Foyer mit grünlich 
illuminierter, um eine Holzsäule arrangierter Sitzgruppe reduziert. 
Und „Leipzig“ ist begrenzt auf das Endstück eines Korridors mit Säule 
im roten Teppichbelag, auf die das Licht durch eine Rasterscheibe 
fällt, was wohl heißen soll: Interieurs bezeichnen die Stelle, an der alle 
Städte dieser Welt austauschbar sind. „Paris“ und „Leipzig“ sind Namen 
für farbig perfekt proportionierte Einrichtungsmodelle, denen die 
Verbindung der Fotografie mit Acrylglas durch zusätzliche Schärfe eine 
seltsame Ferne verleiht. Auf diese Weise sucht Matthias Hoch „feste 
Formen gegen das Zerfließen“ und „eng gefasste Bilder, herausgeschnitten 
aus Raum und Zeit…“ Leipzig #47, 1998
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CANDIDA HÖFER       
1944, EBERSWALDE, DEUTSCHLAND 

Direkt gegenüber, bedeutsam mit dem Betrachter konfrontiert und 
auf Augenhöhe mit ihm, verschaffen sich distanziert fotografierte 
Innenräume als Schauplätze kultureller Inhalte Geltung. Candida Höfers 
Korridor- und Arenablick zentriert die Bücherfluchten historischer 
Bibliotheken, die Logen, Ränge und Parkettreihen in klassischen 
Theaterbauten, die Gemäldepromenaden in berühmten Museen, Hörsäle, 
Sporthallen und Treibhäuser in Abwesenheit des Menschen auf ihre 
repräsentative Mitte hin. Diese Ausrichtung verleiht den Höfer-Interieurs 
ihre malerische Anziehungskraft. Auch in ausgeräumten Gebäuden bleibt 
der Blick beschäftigt. Im Kunsthaus Bregenz, das der Purist Peter Zumthor  
als imposante Gefriertruhe für die Erhaltung von Gegenwartskunst 
entwarf, gleitet der Blick unter sechs Lampen über den glatt geschliffenen 
Boden in das milchige Licht der vertikal gerasterten Fensterwand 
zwischen Beton und Bodensee. Von außen her gesehen, erwarten die 
Etagen hinter neun Fensterquadraten des Nürnberger Milchhofs ihre 
Verwandlung in öffentliche Innenräume. Von keinerlei Anzeichen einer 
Belebung gestört, wartet Candida Höfer auf den geeigneten Zeitpunkt 
für die Wiedergabe von Architektur-Motiven, deren unbelebter Zustand 
ihnen den Charakter zweckgerichteter, auf Erfüllung wartender 
Monumente verleiht. Als erste prominente Absolventin der Becher-Klasse 
an der Düsseldorfer Kunstakademie hat Candida Höfer für sich und 
ihre Fotografie entschieden: Nur der Raum spielt in seiner strukturellen 
Ordnung die Hauptrolle.   

Kunsthaus Bregenz I, 1999
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SARAH JONES        
 * 1959, LONDON, ENGLAND 

Eine abgewetzte Liege genügt für die Möblierung ärztlicher Beichtbereiche, 
in denen psychische Probleme nur durch Worte zu erklären und zu 
analysieren sind. Sarah Jones ist in der Stadt geboren, die gerade noch 1938, 
ein Jahr vor seinem Tod, dem Begründer der Psychoanalyse als Zufluchtsort 
diente: Sigmund Freud und seine Tochter Anna stießen in London zur 
Familie des Sohnes und Bruders Ernst Ludwig, der sich schon fünf Jahre 
früher mit seiner Frau Lucie und Freuds Enkel Lucian aus Berlin abgesetzt 
hatte. Die berühmteste Couch der Welt blieb in der Wiener Berggasse als 
museales Requisit zurück. Auch das dominierend fotografierte Zweckmöbel 
vor der weißen Wand im „Consulting Room XX“ dient der Zuflucht: 
Es gewährt kontaktlosen Mädchen namens Camilla, Rohan und Stephanie, 
denen wir auf anderen Fotografien von Sarah Jones mit ins Leere gerichteten 
Augen in komfortabel verkitschten Mittelklasse-Behausungen begegnen, 
zwischen Kindheit und Reife Schutz vor sich selbst. Die Liege ist eine Art 
Selbsterfahrungsort, an dem sie, abgewandt von ihrem Psychotherapeuten, 
den Blick zur Decke gerichtet, im Wartezustand zwischen Kindheit 
und Reife jenen depressiven Schüben entfliehen können, die zur gleichen 
Zeit (1999) in einem Londoner Hospital die junge Dramatikerin Sarah 
Kane aus dem Leben gedrängt haben. Erst jenseits des Behandlungszimmers, 
außerhalb des kargen Interieurs, wartet der Raum, den sie mit ihrem selbst 
bestimmten Leben erst noch füllen müssen, um weniger einsam zu sein.  
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Consulting Room XX, 1997
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LOUISE LAWLER        
 * 1947, BRONXVILLE, USA

Emma, die als aufrechter Akt auf einem Gemälde von Gerhard Richter 
die Treppe herunterkommt, lehnt waagerecht auf dem Fußboden an 
der Wand eines leeren Zimmers – ob als Original oder als Reproduktion 
spielt keine Rolle. Thema ist sowieso der fotografierte Innenbereich, 
in dem das Bild seinen Platz sucht. Innerhalb der Fotografie liegt Richter 
auf jeden Fall richtig, denn für die Fotokünstlerin Louise Lawler geht 
es leitmotivisch um jenes „Arrangement of Pictures“, mit dem sie 1982 
in der New Yorker Galerie Metro Pictures in Gesellschaft Cindy Shermans 
und Robert Longos ihren ersten konzeptuellen Dialogversuch bestritt. 
Seither gehört sie zu den Bildführern der „Appropriation Art“, jener 
Kunstform, die sich die Kunst anderer „aneignet“, um sie durch eine 
kombinatorische Maßnahme auf andere Ansichtsweisen hin zu befragen. 
Louise Lawler überprüft durch Fotografie, wie sich die Wahrnehmung 
von Kunstwerken innerhalb fremdbestimmter Räumlichkeiten verändert – 
wie Kunstwerke also ihre Autonomie an Orten behaupten (aber auch 
verlieren), an denen sie als krönender Bestandteil der von Sammlern 
geschaffenen Interieurs platziert worden sind. Das berühmte, zunächst 
noch vereinzelte, später von mehr oder weniger geschmackvollen 
Einrichtungsgegenständen flankierte Bild erscheint bedeutsam verstrickt 
in die strategische Anordnung des gehobenen Wohnstandards. Im 
Kontext genügt es schließlich sogar, dass nur die fotografisch erfassten 
Details teurer Artefakte den Kunsthaushalt kritisch markieren.
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Not yet titled, 2003
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ROBERT LONGO          
 * 1953, NEW YORK, USA

Wien, Berggasse 19, Mai 1938: Edmund Engelman fotografiert 
Räume, Details und Dekors in der Wohnpraxis des Seelenforschers  
Dr. Sigmund Freud kurz vor dessen Flucht nach London, ein Jahr vor 
seinem Tod. 65 Jahre später, New York: Robert Longo, in Malerei und 
Grafik, Film und Performance bewanderter Mixed-Media-Künstler, 
verwandelt Engelmans fotografische Einblicke mit Kohlekreide auf 
großformatigen Papierflächen in Motive aus der nachtschwarzen 

„Gedächtnishöhle“. Hinter Freuds Türen verstecken sich die verschatteten 
Ursachen der Ängste, Neurosen und Obsessionen seiner Patienten. 
Die düsteren, Engelmans Fotografien nochmals tief schwärzenden  
Interieurs hat Longo anschließend in verkleinerten, hochwertigen IRIS-
Prints reproduziert. „The Freud Cycle“ versiegelt Bedrohungen von 
außen, wie sie plötzlich aus stillen Wassern als monströse Welle 

„Godzilla“ von der Nachtseite menschlicher Triebwelten heranrollen 
und in Freuds Schutzräumen unter Kontrolle gebracht werden. In 
diesem Zyklus schlummert Gewalt, deren soziale Erscheinungsformen 
ein zentrales Thema dieser schwarzen Bildwelt sind. Mit den heftig 
traktierten „Men in the Cities“, die als exaltierte Tanzfiguren auf dem 
Dach des New Yorker Atelierhauses in eine heftige Zerreißprobe 
geraten, zwischen Atompilzen und dem apokalyptischen Attentat vom 
11. September 2011, schildert Longo Exaltationen der Psyche bis in 
den katastrophalen Exzess. Für seine Freud-Interieurs gilt der Titel eines 
Dramas von Christopher Fry: „Das Dunkel ist licht genug.“ 
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Ohne Titel, Aus der Serie: The Freud Cycle, 2002/2003
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PAULO NOZOLINO         
 * 1955, LISSABON, PORTUGAL 

Trostlose Szenerie in einem orientalischen Café: Über der speckig 
glänzenden Plastikgarnitur bildet das sparsam einfallende Licht auf 
verschmutzter Wand zwei große, rumpfartige Flecken. Es scheint, 
als hätten sie die eben noch hinter Schüssel und Glas am Tisch sitzenden 
Personen verschluckt. „Penumbra“ lautet der Titel eines Buches, in 
dem der portugiesische Weltreisende Paulo Nozolino seine düsteren, 
zwischen 1985 und 1989 entstandenen Lichtblicke ins Innere 
syrischer, jordanischer, libanesischer, ägyptischer, jemenitischer und 
mauretanischer Häuser publiziert hat - individuelle Schattenreiche, 
deren angstvoll wartende Bewohner sich erst heute, mehr als 
20 Jahre später, gemeinschaftlich nach außen bewegen, um sich ein 
anderes Leben zu erkämpfen. Als Penumbra wird der Halbschatten 
bezeichnet, der sich um den dunklen Kern der Sonnenflecken legt 
und hier, innerhalb der subjektiv melancholischen, von „Le Monde“ 
und „Libération“ veröffentlichten Reportagen, den Trauerflor für 
stumm hoffende Menschen in Warteposition bildet. Nozolino wechselte 
schon in seinen Studienjahren, endgültig Mitte der Siebziger am 
Londoner College of Printing, aus der Malerei in die Fotografie. Auf 
einsamen Streifzügen durch Afrika und Lateinamerika, in asiatische 
Länder und den Mittleren Osten widmete er sich bei Dämmerung 
und in der Nacht den traurigen Innenansichten menschlicher Existenz. 
Seine Interieurs sind Schauplätze der Vereinzelung – wenige Licht-
quellen mildern die fatalistische Grundstimmung kaum.
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Ohne Titel (Tangier, 1983), Aus der Serie: Penumbra, 1983
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JASON ODDY           
 *1967, LONDON, ENGLAND 

Das große Schweigen ist ausgebrochen in diesen Räumen. Wenn der 
Londoner Fotokünstler (und Kritiker) Jason Oddy seine 5x4-Plattenkamera 
aufstellt, beginnt ein analytischer Prozess. Bevor das Foto entsteht, muss 
es still sein. Oddy wartet auf Befreiung aus den Gedankenkreisen derer, 
die in zweckgerichteter Architektur unter Einfluß Einfluss geraten oder ihre 
Aufgaben erfüllen. „Nur wenn ich ganz bei mir selbst bin, kann ich damit 
anfangen, einen Raum zu hören“, lautet der Schlüsselsatz zu dieser speziellen 
Art des Sehens. Zwischen Wasserspendern vor der weißblauen Kachelwand 
einer sanitären Einrichtung, vor säuberlich ausgelegten Protokollblöcken 
und raketengleich angespitzten Stiften im Konferenzraum des Pentagon, 
angesichts der Versorgungsanschlüsse über dem Krankenbett im Londoner 
Bolingbroke Hospital, beim Blick durch die verwaisten Korridore des 
NS-Komplexes Prora auf Rügen und des Genfer Völkerbundpalastes, vor 
Sitzgruppen im New Yorker UN-Gebäude, in den russischen Sanatorien 
an der Schwarzmeerküste und schließlich in der Isolation „Außerhalb des 
Gesetzes/Innerhalb von Guantanamo“ – überall skelettiert Jason Oddy 
eine Architektur, in deren Bann Empfindungen für Natur und Freiheit 
verloren gehen. Gewöhnliche Details, von denen man nicht glauben mag, 
dass sie überhaupt unsere Aufmerksamkeit verdienen, berichten von Orten, 
an denen Kräfte freigesetzt werden, die auf Einflussnahme programmiert 
sind. Bedeutsam ist weniger der Raum als Oddys Art und Weise, ihn 
wahrzunehmen und auf sich wirken zu lassen.
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Ohne Titel (Shower), Aus der Serie: Sanatorium, 1999
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LOIS RENNER          
 * 1961, SALZBURG, ÖSTERREICH

In ein Haus gehört ein Körper; in einen Körper gehört ein Herz. 
„La casa, il corpo, il cuore“ lautete 1999 der Titel einer Ausstellung, 
an der Lois Renner mit einem Atelier-Interieur teilnahm. Das 
klingt simpel, ist es aber nicht. Das Herz der Kunst des Österreichers 
bezieht seinen Schlagimpuls aus historischer Malerei (u.a. Tiepolo, 
Vermeer). Der tragende Körper für nachgemalte, fotografisch im 
Großformat reproduzierte Fresken ist das wuchernde Labyrinth der 
fotografierten Gerüste (Installationen), die für Wand- und Deckenmalerei 
stützend benötigt werden. Das Haus ist das Atelier als der fotografierte 
Ort, von dem aus die Dreifach-Projektion als monumentale Montage 
in Galerien und Museen verlagert wird. Die Fotografie zeigt eine Raum-
skulptur und weist sich selbst als solche aus. Nachdem sich Lois Renner 
zwischen 1982 und 1988 an der Meisterschule für das österreichische 
Malerhandwerk, am Salzburger Mozarteum, schließlich beim Bühnenbildner 
Karl Kneidl, der Malerin Rissa und dem Maler Gerhard Richter an der 
Düsseldorfer Kunstakademie inspirierte, ging er zurück in die familiäre 
Traditionswerkstatt der Salzburger „Malerei Renner“. Das Atelier, das er 
sich dort einrichtete, transferierte er schließlich in maßstabsgerechter 
Verkleinerung als eine Art Studio für Formforschung nach Wien: historische 
Motive, Modelle, Installationen, Kulissen, Objekte verschmolzen am 
Schnittpunkt von Skulptur, Malerei und Digitalfotografie in der Manier 
raumgreifender Assemblagen zu fotorealistischen Panoramen.    
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La casa, il corpo, il cuore (CCC), 1999



GEORGES ROUSSE         
 * 1947, PARIS, FRANKREICH 

Das ringförmige Piktogramm, mit dem Georges Rousse 1995 im 
japanischen Tsukamato den durch Farbe geteilten Raum eines leer 
stehenden Bürogebäudes anpeilte, gleicht der Markierung des 
Epizentrums einer seismischen Erschütterung. Dort, wo Räume verlassen 
sind, wo sie durch Baufälligkeit oder Zerstörung als dekonstrierte 
Architektur erscheinen, findet der Künstler sein motivisches Repertoire. 
Als professioneller Architekturfotograf hat Rousse im Lauf der Jahrzehnte 
seine inzwischen weltweit bekannte künstlerische Methodik „gezielt“ 
(im buchstäblichen Sinn des Wortes) auf hunderte von Innenräumen 
rund um den Planeten ausrichten können. Die malerisch von Kasimir 
Malewitschs Kreis- und Quadratformen, skulptural von Land Art und 
Minimalismus inspirierten Fotokunstwerke begünstigen auf großformatigen 
Flächen den Eindruck des Vordringens in die dritte Dimension. Bevor die 
Kamera von Georges Rousse, häufig in Schrägausrichtung und dynamischer 
Fokussierung, Räume erfasst, haben dort malerische, plastische oder 
typographische Eingriffe bereits stattgefunden. Die punktuelle Fixierung 
von Zeit im Raum wird also nicht nachträglich vorgenommen: Der 
Zeit-Punkt ist vor der fotografischen Aufnahme mittels transparentem 
Farbauftrag festgelegt worden. Im inszenierten Farblicht treffen sich 
am leeren Ort auch die anderen Künste: Zeichnung, Malerei, Architektur 
verbinden sich in der Fotografie, bevor die geometrisch markierte Stätte 
dem Vergessen anheim fällt.
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Tsukamato 1, 1995
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RAISSA VENABLES          
 * 1977, NEW PALTZ, USA 

Schräg gleitet der Aufzug zwischen wattierten Wänden durch den Schacht. 
Die Kamera saugt sich in geisterhafte, meist psychedelisch eingefärbte Räume 
und Raumfluchten, bekannt aus Filmen von Stanley Kubrick („2001“) und 
David Lynch („Blue Velvet“). Raissa Venables folgt seit ihrer Ausbildung in der 
Reproduktionskunst des perspektivischen Zeichnens den Spuren alter Meister: 
Sie haben das Unwahrscheinliche (Mythen, Allegorien) an malerisch perfekt 
realisierten Schauplätzen der bekannten Welt angesiedelt. Handwerkliche 
Vorgaben aus Frührenaissance und flämischer Malerei werden von der jungen 
Fotografin, begünstigt durch Traumkombinationen der Surrealisten und die 
kubistische Technik der Überblendung verschiedener Seiten ein- und desselben 
Motivs, aus kaleidoskopartig zusammengeführten Blickwinkeln zum Zweck 
der Einsicht herangezogen. Aufzugsschächte und Treppenhäuser, das grüne 
Gewölbe in Dresden, das Zimmer des Revolverhelden Jesse James, die Austern-Bar 
in New York, der blauweißrote Proberaum in der Bayreuther Wagner-Villa 
Wahnfried, das Innere geschlossener, vom Außenlicht eingefärbter Zelte und die 
Kuppeln sakraler Gehäuse erhalten durch symmetrische Brechung eine diamantene 
Struktur – oder sie wirken wie Geisterräume aus bösen Märchen. Derart horrible 
Interieurs entstehen aus gescannten, mit ihren Negativen kombinierten, dann 
digital collagierten Kontaktaufnahmen. Lineare Krümmungen und ins Giftige  
übersättigte Farben verschärfen den irrealen Eindruck.
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Elevator, 2003

49



50

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

Herein!
14. April 2011 bis 11. Juni 2011
Inge Rambow: Niemandsland
Inge Rambow: Niemandsland
20. Januar 2010 bis 17. April 2010
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