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Klaus Rinke, From zero to ten, 1971 (Detail) 
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Als Ausdruck der Trauer hat das Team der DZ BANK Kunstsammlung 
anhand eines Entwurfs von Hubert Beck diese Ausstellung organisiert. 
Im Gegensatz zu den übrigen Ausstellungen im Art Foyer wurde diese 
gemeinsam kuratiert. Alle Mitarbeiter des Kunstteams hatten sowohl bei 
der Auswahl als auch der Hängung und sogar dem Verfassen dieser 
Broschüre ihre Hände mit im Spiel – Hände, die zwar nicht wie Hubert 
Beck in all diesen Tätigkeiten dasselbe Talent besaßen, doch die sich 
mit dieser gemeinsamen Arbeit zu einem letzten Gruß heben wollen, 
in Erinnerung an seine favorisierte Abschiedsformel: „Glück auf!“.

Der Text zu Altan Eskins Arbeit „Meşe“ ist womöglich einer der letzten, 
den Hubert Beck schrieb. Wir geben ihn ungekürzt anstatt einer Einfüh-
rung auf den folgenden Seiten wieder.

Wo bereits Texte zu Werken in dieser Ausstellung in anderen Publikationen 
der Sammlung vorlagen, hielten wir es für angebracht, sie ebenfalls gekürzt 
hier abzudrucken – doch nicht aus Gründen der Ökonomie. Vielmehr lag 
uns daran, die Geschichte der Kunstsammlung, deren Mitarbeiter Hubert 
Beck von Beginn an war, mit einzubeziehen.

DIESE AUSSTELLUNG IST DEM 
ANDENKEN AN DR. HUBERT BECK 
GEWIDMET.



06 07

Und wo sind die Bäume? Diese Frage mag man sich stellen angesichts des 
Titels des wandfüllenden Tableaus aus 42 Fotografien in hellen Eichen-
holzrahmen des Wiesbadener Künstlers Altan Eskin. Er nennt diese Arbeit 

„Meşe“ – das türkische Wort für Eiche. Doch einen Baum sieht man 
darin nicht.

Aber die ältesten Eichen in der Türkei stehen in der Provinz Bolu. Dort 
wurde Altan Eskins Vater, Mehmet Eskin, 1944 geboren. Der gelernte 
Schreiner ging wie viele seiner Landsleute in den späten 1960er Jahren als 
Gastarbeiter nach Deutschland. Über München gelangte er nach Hanau, 
später kam die Familie nach. Der Familienvater arbeitete auf dem Bau. 
(„Ich hatte nur meine Hände.“)

Altan Eskin, 1979 in Hanau geboren, studierte Kunst an der Hochschule 
für Gestaltung in Offenbach. 2006 starb sein Vater an Krebs, und der Sohn 
sowie die übrigen Familienmitglieder begleiteten ihn bei seinem Martyrium. 
Danach hatte Altan Eskin, der neben seinen skulpturalen Arbeiten insbe-
sondere im Medium Fotografie arbeitet, die Idee, eine größere Arbeit über 
seinen Vater (bzw. seine Eltern) zu schaffen. „Meşe“, seine Diplomarbeit, 
ist die Realisierung dieser Idee. Sie ist sowohl „memorial photography“ 
(nicht zuletzt im Sinne einer Trauer-Arbeit) als auch eine implizite Dank-
sagung (wie die explizite Widmung „Meinen Eltern“ in zahlreichen schrift-
lichen Doktor- und Diplomarbeiten). Und da auch in dieser Familie eine 
Motivation im arbeitsreichen elterlichen Leben darin bestand, dass es die 
Kinder einmal besser haben sollten, wäre der Arbeiter Mehmet Eskin stolz 
auf seinen Sohn und dessen „Diplom“.

Insbesondere die Arbeit seiner Hände hat es Altan Eskin ermöglicht zu 
studieren und seinen Abschluss zu machen. Nicht zufällig wählt er einen 
Titel für sein Werk, das den Namen Mehmet alliterativ zu dem Wort Meşe 
in Beziehung setzt. Der Vater wird damit auf dessen Ursprünge in der 
Region der ältesten Eichen zurückbezogen und durch und für den Sohn in 
der Metapher der starken, alten Eiche symbolisiert. Die Fotografien dieser 
Serie sind durch Ausschnittsvergrößerungen der Hand von Mehmet Eskin 
aus den Fotos in den Familienalben entstanden. Weder sieht der Betrachter 

VOM EIGENLEBEN 
DER HÄNDE
 ÜBER ALTAN ESKINS „MEŞ E“, 2011

  „ ... aber als letzte Instanz für alles bleibt ihm [dem Menschen] die Hand.“ (Elias Canetti)
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geregelt wird. Wir haben nicht nur zwei Hände, sondern sie repräsentieren 
auch eine prinzipielle Dualität, einerseits die gottgleiche Hand, die Leben 
schenkt (Genesis 1:26–27), und andererseits die böse Hand, die tötet. 

Altan Eskin hat in „Meşe“ über das konzeptuelle Auswahlverfahren das 
Private seiner Familienalben öffentlich gemacht. Öffentlich in dem Sinn, 
dass wir alle solche Alben haben oder kennen. Damit weist er auf das 
Spannungsverhältnis zwischen der Subjektivität des künstlerischen Blicks 
und der Objektivität der fotografischen Aufzeichnung einer bestimmten 
Wirklichkeit hin. Die Konzentration des Blicks auf die Hand macht hier ja 
vor allem darauf aufmerksam, dass die Kraft der sozialen Gebrauchsweise 
von Fotografie in Familienfotos nicht so sehr auf dem Bild selbst beruht – 
seinen vertrauten Posen und bekannten Motiven –, sondern auf der sozialen 
Praxis. „Meşe“ führt uns eine bestimmte Art von rituellen Choreographien 
vor Augen, von denen unser Leben abhängt. So fehlt auch hier unter den 
spezifischen Berührungen die von Erwachsenen gehaltene Kinderhand 
nicht. Wie die Hand allgemein für Kreativität und individuelle Sensibilität 
steht, symbolisiert sie in diesem besonderen künstlerischen Werk in klassi-
scher Weise Arbeit, Alter, Wahrhaftigkeit.

Als Serie von verdichteten Fragmenten entfaltet Altan Eskins Tableau eine 
unruhige Choreographie, einen äußeren und inneren Bewegungsaffekt. 
Dadurch bringt er über das Biographische hinaus etwas prinzipiell Unheim-
liches an Händen zum Ausdruck, nämlich ihre latente Beweglichkeit. 
Vor Kameras oder Menschengruppen wissen wir oft nicht, wohin mit den 
Händen und wollen ihr Eigenleben im Zaum halten. Selbst wenn Mehmet 
Eskins Hände beide zu sehen sind, hält die eine die andere fest. Unsere 
Hände, wie der Körper insgesamt, sind uns nie völlig gefügig. Ist nur die 
eine Hand zu sehen, weist sie immer auf die andere und gerade ihr Fehlen 
hin. Die Hände sind per se Doppelgänger und lassen an das Angsterregende 
denken, wie es Sigmund Freud in seinem Aufsatz „Das Unheimliche“ 
(1919) analysiert hat.

» HUBERT BECK

 

das Gesicht des Mannes, noch sind die Hände ursprünglich Hauptmotiv 
der Familienfotos. Dennoch bilden die Fragmente ein Porträt – das Fragment 
als Porträt, denn in der Moderne ist die Welt in Bruchstücke zerfallen. Diese 
Ausschnitte hat der Künstler auf Lebensgröße seiner eigenen Hand vergrößert 
und präsentiert sie in der Ausstellung in Eichenrahmen und bewusst nicht in 
chronologischer Hängung. 

Wir können die junge Hand auf dem schwarz-weißen Hochzeitsfoto (noch 
in Bolu aufgenommen) identifizieren und erkennen den Zeitrahmen von rund 
40 Jahren, der hier repräsentiert ist, nicht nur an dem, was wir als zunehmendes 
Alter der Söhne lesen, oder an der veränderten Kleidermode (die meisten 
Aufnahmen sind in Farbe), sondern vor allem an der Alterung der väterlichen 
Hand selbst. Die zeitliche Dimension, die ja in den Alben chronologisch und 
durch Blättern in Erscheinung tritt, ist in der Ausstellung auf eine Gleichzeitig-
keit der räumlichen Dimension der Wand übertragen. Umso deutlicher tritt der 
melancholische Aspekt der Vergänglichkeit allen Lebens, der im Familienalbum 
steckt, in Erscheinung. Wir legen diese Fotosammlungen an, um uns und 
anderen zu vergewissern, dass wir wirklich existieren und gelebt haben (gegen 
die Gewissheit des Todes). Familiengeschichten sind ohne Fotografien nicht 
denkbar, sie sind deren Belege. Die der Vergrößerung geschuldete Unschärfe 
vieler Fotografien in „Meşe“ macht die sprichwörtliche Unschärfe der Erin-
nerung deutlich, die bekanntlich „mit goldenen Pinseln malt.“

Altan Eskins Arbeit, die man als Werk konzeptueller Fotografie bezeichnen 
kann, „berührt“ in mehrfacher Hinsicht fundamentale Zusammenhänge:
Die Hand ist eines der ersten und zentralsten Motive der Kunst. So spannt sich 
ein beispielhafter Bogen von der Höhlenmalerei, Michelangelos „Erschaffung 
Adams“ (1508-12,  Sixtinische Kapelle), über Otto Dix’ „Die Eltern des Künst-
lers“ (1924) bis zu Cindy Shermans „Untitled (Double Portrait)“ (1980) oder 
Gabriel Orozcos „My Hands are my Heart“ (1991). Die Hand steht für begreifen 
und machen, für die Verbindung zwischen Außen und Kopf. Fotografien, 
die zwar im Verhältnis zur Malerei unkörperlicher erscheinen, verweisen aber, 
insbesondere wenn sie Hände darstellen, immer auch auf den handwerklichen 
Aspekt in der Geschichte des Mediums. Das Soziale zeigt sich nicht zuletzt an 
den Gesten der Hand, weil das Spiel von Nähe und Distanz wesentlich darüber 



Im Mittelpunkt ihrer Arbeit steht ihr eigener Körper. Kompromisslos 
geht die Performance-Künstlerin während ihrer Inszenierungen an ihre 
physischen wie seelischen Grenzen. Sie peitscht sich aus, sitzt stundenlang 
nackt auf einem in zwei Meter Höhe montierten Fahrradsitz und bürstet sich 
so lange und energisch die Haare, dass die Kopfhaut zu bluten beginnt. 
Es ist ein Interesse an transzendentalen Erfahrungen, ausgelöst durch den 
Prozess des Leidens, das die Künstlerin antreibt. 

Den Kopf weit in den Nacken gelegt, schaut Marina Abramović in 
die Kamera, die von oben auf sie gerichtet ist. Schützend hält sie ihre 
Hände vor die Brust. Es stellt sich unweigerlich die Frage, ob ihr hier 
eine geisterhafte Erscheinung den Schrecken ins Gesicht jagt. jv

MARINA ABRAMOVIC   
 * 1946, BELGRAD, SERBIEN
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Ghost (face upwards), 1999 
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Six Color Coded Note Pads, 1994 
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„Six color coded Note Pads“ schuf John Baldessari 1994 zusammen mit 
der Arbeit „Six color coded Lamps“ im Auftrag der DZ BANK. Seither 
hängen diese Arbeiten in dem vom Künstler auserwählten Konferenzraum 
in der 38. Etage des Westend 1 Gebäudes in Frankfurt am Main. Für das 
hier ausgestellte, gespiegelte Diptychon war ein Filmstill die Grundlage, 
den er stellenweise mit Acryl einfärbte. Das ändert immer noch nichts daran, 
dass die gefärbten Note Pads unbeschrieben sind. Ebensowenig wird 
Gebrauch von den Stiften gemacht, deren Reihe eine Art Graben durch 
die Spiegeloberfläche des Tisches zieht. Die Hände der sitzenden Männer 
ruhen ineinander gefaltet auf der Tischoberfläche, nicht in Denkerpose, 

sondern als Ausdruck einer kalkulierenden und auf das Fällen rationaler 
Entscheidungen abzielenden Geste. Die Muse der Hände spiegelt sich in 
den farbigen Blättern wieder, von denen erst der Künstler Notiz nimmt, 
die erst er mit seinen Händen beschreibt. Die Einfärbung ist künstlerischer 
Handstreich und Handschrift zugleich. Im Titel wird nämlich auf einen 
älteren Film von Baldessari verwiesen, „Six colorful Inside Jobs“ (1977), der 
ihn zeigt, wie er denselben Raum täglich in einer anderen Farbe streicht. age

JOHN BALDESSARI
 * 1931, NATIONAL CITY, KALIFORNIEN, USA

12
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Caine, 2012

14

Aus ihrer Umwelt isoliert Clara Bausch Zeitungsfragmente, in sich geschlossene 
Wirklichkeiten, und stellt diese in einen neuen persönlichen Zusammenhang, 
erschafft bewusst Beziehungen. Am Fenster ihres Ateliers macht sie mit Tageslicht 
gleichzeitig Vorder- und Rückseite sichtbar und blendet vormals voneinander 
unabhängige Motive zu einem homogenen Ganzen ineinander. Eine neue Bedeu-
tungsebene entsteht. Die Hand, die ein Kinn berührt, hält mit einem Mal auch 
einen Tänzer und eine andere stützt sich nun auf einen Diamanten. Dass die Realität 
der Künstlerin, in der sie arbeitet, eine eigene Wahrheit hat, bleibt unumstritten. 
Und Bauschs Konstrukte stehen in einem Gesamtkontext mit der Außenwelt, die 
sie nur als Schemen im milchigen Glas zulässt. Die Ausmaße der Arbeiten lassen 
sich nicht durch die zwei Dimensionen einer Fotografie einschränken. kh

CLARA BAUSCH 
 * 1982, BERLIN, DEUTSCHLAND

La Chanteuse, 1997 (Detail) 

Mit dem Zyklus „Komische Einakter“ aus den Jahren 1974/75 erfährt die Beschäf- 
tigung Boltanskis mit der Kindheit eine weitere Variante. In Rollenspielen, die er 
gelegentlich auch vor Publikum aufführte, mimt der Künstler Szenen und Stationen 
aus seiner Kindheit mit den Hauptpersonen Großvater, Mutter, Vater, Priester, 
Lehrer oder dem kleinen Christian. Dabei erweist er sich als grandioser Geschichten-
erzähler und Verwandlungskünstler, der mit minimaler Ausstattung und clownes-
kem Gebärdenspiel die Rituale des familiären Lebens im bürgerlichen Milieu Revue 
passieren lässt. Inspiriert zu der Serie hat ihn die Figur des Münchner Komikers und 
Schauspielers Karl Valentin, mit dessen Person ihn ein ähnlicher Sinn für absurde 
und groteske Theatralik verbindet, wie auch der Titel „Saynetes comiques“ den 
gleichnamigen lustigen Einaktern von Valentin entlehnt ist. Boltanski scheint sich 
wie Valentin in der Rolle des Clowns, einer heiteren wie melancholischen Figur, 
über die Rituale und Gewohnheiten des bürgerlichen Lebens lustig zu machen.

Ulrich Pohlmann, (Cfr. Sabau (Hg.), „Das Versprechen der Fotografie“, Prestel: München (u.a.) 1998, p. 80.)

CHRISTIAN BOLTANSKI    
 * 1944, PARIS, FRANKREICH



Aus Nachbars Garten, 1995

1716

Die Kinderhand, die ein Insekt gefangen hält, das Mädchen, 
das mit ihren Armen während eines Hüpfspiels balanciert, 
die alten Frauenhände, die von Zeit und Arbeit gezeichnet sind; 
Heinz Cibulka zeigt uns in seinen zu Viererkombinationen 
angeordneten Fotografien alltägliche Situationen und Ausschnitte. 
Das angeordnete Sammelsurium lässt an Aufnahmen denken, 
wie wir sie in vielen (deutschen) Fotoalben finden können.

Die Quartette weisen neben stilistischen Ähnlichkeiten, wie 
etwa ähnlicher Farbigkeiten und wiederkehrenden Strukturen, 
auch motivische Parallelen auf. So findet das Bild des lächelnden 
Vaters, der sein Kind auf dem Arm hält, seine Entsprechung in 
der Aufnahme eines christlichen Gemäldes von Maria mit Kind. 
Kommt dieses Suchspiel erst einmal in Gang, verselbstständigt 
es sich, und es lassen sich immer neue Verbindungen innerhalb 
der Viererblöcke finden. jv

HEINZ CIBULKA
 * 1943, WIEN, ÖSTERREICH



Memorabilia, 2010
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THOMAS DRASCHAN   
 * 1967, LINZ, ÖSTERREICH

18

Die leicht psychedelisch anmutenden Kompositionen des Österreichers 
und ehemaligen Städelschülers Thomas Draschan setzen das wohl 
populärste, gattungsübergreifende Verfahren, die Collage, die alle Avant-
gardeströmungen am Beginn des zwanzigsten Jahrhundert kultivierten, 
fort. Vielleicht ist nichts so modern, und somit auch postmodern, 
wie sie. Das Moderne zeichnet sich durch ein von zwei Pferden gezogenes 
Gespann aus, Schneiden und Kleben. Ob dieses Cut & Paste mit Schere 
und Uhu oder durch Ctrl-X und Ctrl-V bestritten wird, macht den Gaul 
nicht faul. Zentral ist, allegorisiert durch den von allen Seiten bedrängten 
Frauenleib in der Mitte des Bildes, der unablässige Strom von Einflüssen, 
das rhizomatische Geäst, in dem der moderne Mensch weder fällt noch 
steht, sondern innerlich wie äußerlich zerfließt. Und ist die Hand nicht 
ein Dreh- und Angelpunkt in dieser Komplexität? Die Haut der Hand-
innenfläche ist ein Trampolin einer schier unendlichen Vielfalt von Reizen, 
Impulsen und Intensitäten. Sie ist die prämoderne Collage „par excéllence“, 
hier überschneiden und verknüpfen sich Erotik, Geist, Liebe und Zärt-
lichkeit mit Alltagshandlungen wie Geschirrspülen, wodurch dem dabei 
entstehenden Schaum auch eine neue Bedeutung zukommt. age
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ALTAN ESKIN   
 * 1979, HANAU, DEUTSCHLAND

20

Meş e, 2011



Ontologischer Sprung/Arm, 1974
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Valie Export bildet verschiedene Realitäten aufeinander ab: 
Durch das wiederholte Abfotografieren und Übereinanderlegen, 
das stetige Ineinanderintegrieren schafft sie ein Gefüge aus 
vielen autonomen und doch voneinander abhängigen Existenzen 
und spielt mit Zitaten. Der ontologische Sprung, die Überschrei-
tung der erschaffenen Grenzen, wird Export durch das Einfügen 
eines Armes in ihre Wirklichkeiten ermöglicht. Der Händedruck 
übernimmt die Funktion einer Brücke und knüpft ein Band, 
das die Realitäten verbindet.

Sie stellt die Frage, was existiert, was existiert hat und was nur 
zu existieren scheint. Es ist der gleiche Arm in verschiedenen 
Realitäten: Das Dasein der Hand als Haupthandlungsträger der 
einzelnen Realitäten ermöglicht eine übergeordnete Verbindung 
der einzelnen Welten und setzt sie miteinander in Beziehung. kh

VALIE EXPORT    
 * 1940, LINZ, ÖSTERREICH

22



Ohne Titel (doppeltes Glück), 1994/99
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Wie Sie sehen, sehen Sie nichts. – Zumindest nichts eindeutig Konkretes, 
nichts, was sich unmittelbar benennen und rückbinden ließe an einen 
alltäglichen Gegenstand oder an eine übliche, schon allzu oft gemachte 
Seherfahrung. Das Set von vier Fotografien bildet in seiner horizontal 
angelegten Symmetrie eine Einheit, die gleichzeitig unnahbar erscheinen 
mag, indem sie irgendwelche elektronisch-magnetischen Wellen, 
irgendwelche künstlich erzeugten Strukturen veranschaulichen könnte, 
aber im selben Augenblick eine gewisse, zunächst nur andeutungsweise, 
doch hartnäckige Körperlichkeit vermittelt: Das dichte, dunkle Rot, 
die zarten Verläufe, die leuchtenden Kanäle, die das Ganze durchziehen, 
lassen an Fleisch und Blut denken, an jene Fasern und Formen und 
Farben, aus denen das Leben gemacht ist. Beides – den Körperbezug und 
die Distanzierung davon – lässt Thomas Florschuetz in dieser fotografi-
schen Konstellation ineinander gleiten. 

Was Sie sehen, ist eine Hand. – Genauer gesagt, ein bildnerisches 
Spiel mit ihrer fotografischen Darstellung in einzelnen Abschnitten, 
Dopplungen und Spiegelungen. So schlüssig die Komposition erscheint, 
so schlicht war die Gestaltung des Aufnahmemoments: Florschuetz 
hielt abwechselnd seine beiden Hände vor die Linse und ließ die Kamera 
aufzeichnen, was ihr zu ‚sehen‘ übrig blieb. Das Licht, das zwischen den 
einzelnen Fingern durchbricht, strahlt warm in den Farben des Körper-
inneren. Durch die vorgehaltene Hand wird uns weniger die Sicht auf 
die Dinge vor der Linse verweigert, als dass sich vielmehr etwas Geheim-
nisvolles eröffnet und uns dazu bringt, das ganz nahe Liegende umso 
sensibler zu betrachten. jh

THOMAS FLORSCHUETZ     
 * 1957, ZWICKAU, DEUTSCHLAND

24



Me, Myself and You, 1997 
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Die schwedische Foto- und Videokünstlerin Maria Friberg 
beschäftigt sich in ihren Arbeiten häufig mit dem urbanen Leben 
und den durch die Gesellschaft geformten Männerrollen und 
Frauenbildern. Anzugtragende Männer, die ihre Gesichtsmimik 
zu jedem Zeitpunkt unter Kontrolle haben. Feminine Frauen, 
die als professionelle Party-Hostess in Erscheinung treten.

Ihre Arbeit „Me, Myself and You“ hingegen ist leiser, auch weil 
sich Friberg für die zeichnerisch wirkende Schwarzweißaufnahme 
entschieden hat. Zwei körperlose wie aus dem Nichts kommende 
Arme und Hände scheinen etwas zu betasten oder zu umschreiben. 
Ist es ein „Fallen lassen“ oder ein „Aufheben“, ein „Halten“ oder 
ein „Auffangen“ oder einfach ein Tanzen mit einem imaginären 
Partner? Es sind Bewegungen, die so abstrakt wie alltäglich aber 
keinesfalls eindeutig sind. Sie zeigen die Auseinandersetzung mit 
sich selbst und dem Anderen. Es ist die Suche nach Berührungs-
punkten und Grenzen zweier Menschen. at

MARIA FRIBERG   
 * 1966, MALMÖ, SCHWEDEN

26
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Ohne Titel #3, Aus der Serie: The Negoitated Order, 2012

ULRICH GEBERT 
 * 1976 MÜNCHEN, DEUTSCHLAND 

28

Warum nur stürzt sich da einer in eleganter Montur ins Wasser? 
Wird ein Zweiter von hinten bedroht und erhebt die Hände? 
Weshalb beugen sich so viele nach vorne und wem wenden sie sich zu? 
Die Gesten, die ins Leere laufen, rufen in uns Erinnerungen wach, 
mobilisieren ein Gedächtnis, das gerade mit deutscher Vergangenheit 
zu tun hat. So zum Beispiel die von Raufasertapete eingefasste Winter-
landschaft, auf der ein Herr in schwarzem Mantel und mit Prinz-
Heinrich-Mütze bekleidet seinen rechten Arm waagrecht in die Höhe 
hält. Man fühlt sich an Gesten des Grußes erinnert, an Gesten der 
Züchtigung, aber auch an Gesten der Zuwendung. Nur wer wird hier 
gegrüßt, gezüchtigt und wer erhält Zuwendung? Ulrich Gerbert hat sich 
aus Büchern über Tierzucht, die aus den 30er bis zu den 70er Jahren 
stammen, Motive ausgewählt und ihnen die Tiere entzogen. Umgeben 
sind die Bilder von Materialien, die den Schwarzweißfotografien einen 
Rahmen geben, der sich in Farbe und Struktur auf die Bilder bezieht und 
die an ein eher kleinbürgerliches Ambiente erinnern. „The negotiated 
Order“ heißt die Serie: Der ausgehandelte Befehl, der den Menschen über 
das Tier zu stellen scheint. Dabei wird die Geste der Unterwerfung 
zu einer Geste des Lächerlichen und damit die Unterwerfung an sich 
in Frage gestellt. Steht der Mensch über dem Tier? Oder hat das Tier 
nicht viel eher den Menschen so im Griff, dass er beim Züchten und 
Züchtigen Gefahr läuft sich lächerlich zu machen? cl



Distorted Vision (A), 1991

31

„Distorted Vision (A)“, (1991), ist in narrativer Hinsicht die Story einer Frau, 
die etwas betrachtet, das ein Bild sein könnte; ihr rotes Kleid, die Flasche sowie 
die Andeutung eines Bettes könnten auf Sex und/oder Crime verweisen. Das 
Bild im Bild (die Fotografie im Vordergrund) verdoppelt das unscharfe Bild im 
Hintergrund, lässt es als Spiegelbild erkennen. Offensichtlich betrachtet die Frau 
ein fotografisches Selbstporträt, sodass sich das verschwommene Gesicht im 
Spiegelbild konkretisiert. Diese Janusköpfigkeit des Bildes, das Vexierende und 
Vielschichtige sowie die Verschränkung verschiedener Bild- und Blickebenen 
zeichnet viele Arbeiten von Hilliard aus den neunziger Jahren besonders aus.

Carl Aigner, (Cfr. Sabau (Hg.), „Das Versprechen der Fotografie“, Prestel: München (u.a.) 1998, p. 172.)

JOHN HILLIARD
 * 1945, LANCASTER, ENGLAND
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coming and going, 1980

NAN HOOVER     
 * 1931, NEW YORK, USA – 2008, BERLIN, DEUTSCHLAND

Kommen und Gehen – zwei Tätigkeiten, die im alltäglichen Sprachgebrauch 
metaphorisch an Leben und Tod geknüpft sind: Jemand, der einst auf die Welt 
gekommen ist, ist nun von uns gegangen.

Alltägliche ontologische Diskussionen werden mit der Frage „Wie geht’s“ 
eingeläutet. Hoovers „coming and going“ steht somit thematisch der Arbeit 
Valie Exports in dieser Ausstellung sehr nahe. Und auch durch dieses Bild 
geht ein Sprung. Der Raum, wo die zwei Fotografien sich überschneiden, bleibt 
ebenso dunkel, wie die Unterwelt in der Vorstellung der antiken Griechen, 
wonach sie den Ort sowohl der Toten als auch der Ungeborenen darstellt. Dass 
die Hände bei diesem Kommen und Gehen nicht bloße Begleitphänomene 
sind, sagt uns die Fotografie. Der, der geht, folgt seinem Schicksal, das sich 
aus seiner Handinnenfläche ablesen lässt. age



Ohne Titel, Aus der Serie: Schattenbilder, 1991
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Jede noch so flüchtige Lichtzeichnung lässt sich per Fotografie ins dafür 
empfindliche Material einprägen – und zwar dauerhaft. Eine kurzfristige 
Erscheinung wird so über den eigentlichen Augenblick ihres Stattfindens 
hinaus fixiert. Als ob das allein nicht schon Spektakel genug wäre, veranlasst 
die Momentaufnahme darüber hinaus noch, dass sich im Abgelichteten ein 
Bild zeigt: ein Gefüge mit einer Komposition, mit Linien und Verläufen, 
mit Dynamik und Ruhezonen, mit Kontrasten und Formen, mit allerlei 
Eindrücklichkeiten, die sich eben nicht sprachlich oder irgendwie anders 
adäquat wiedergeben lassen, sondern einzig und allein nur in Bildern zu 
sich selbst und zur Selbstdarstellung kommen. Hand in Hand mit dieser 
fotografischen Idee geht der Künstler Jürgen Klauke, der sich wieder und 
wieder selbst darstellt und fotografiert. Aller Vergänglichkeit als grund-
sätzliches Charakteristikum der Performance zum Trotz wird durch eben-
solche fotografischen Stillstellungen etwas entgegengesetzt. 

Das Spiel mit Licht und Schatten, das Klauke in dieser schwarz-weißen 
Fotografie von 1991 mit einem zweiten Performer zur Schau stellt, kommt 
äußerst zart, beinahe verzaubert daher: Die beiden Schattenfiguren heben 
einen Ball, der aus nichts weniger Greifbarem als Licht besteht. Ihre 
Jonglage ist äußerst behutsam, sodass nichts in die Brüche geht, nichts 
zu Boden sinkt und die Kugel (die gleichzeitig die Verbindung zwischen 
beiden Akteuren bedeutet) sanft gehalten, weiter ihre Kreise ziehen kann. 
Jene Schwingungen aus Licht und Schatten dehnen sich über das Bild 
aus und versinnbildlichen das, was die Fotografie in ihrem Kern ist: eine 
Lichtzeichenkunst. jh

JÜRGEN KLAUKE  
 * 1943, KLIDING, DEUTSCHLAND
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Berlin Kurfürstendamm/Bleibtreustraße, Kinoplakat, 1958
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Die Fotografien des Amerikaners Will McBride zeigen uns die 
Hand von mehreren Seiten. Mal geht von ihr eine Bedrohung aus, 
wenn sie auf Uli Hagers Hals drückt, mal scheint sie selbst 
unmittelbar bedroht zu sein, dann nämlich, wenn die alte Frau 
den Stacheldrahtzaun umgreift. Für den Denker ist sie eine 
unerlässliche Stütze, Stöffis Entspannung indes zeigt sich nicht 
nur an seinem seligen Gesichtsausdruck, sondern auch an 
den in Flügelform ruhenden Händen. Dass Evis rechte Hand 
die Zigarette führt, lässt dennoch niemand an der Zärtlichkeit 
zweifeln, mit der ihre linke Stöffis Kopf hält. Mag sein, dass 
Robin und Felix sich beim Mauerklettern die Fingerkuppen 
aufschürfen – ihre Haut wird schnell wieder heilen, im Gegen-
satz zu der Narbe der deutsch-deutschen Spaltung. age

WILL MCBRIDE     
 * 1931, ST. LOUIS, USA
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„Ich möchte sozusagen ständig die Zeit konservieren“, sagt Boris Michajlov, 
dessen Schaffen von außerordentlicher Vielfalt der Motive und Verfahrens-
weisen geprägt ist. Er arbeitet immer in Serien: fotografiert sich und seine 
Freunde in Studio-Sets, verwendet anonymes Fotomaterial aus Familienalben 
für seine Kolorierungen und Verfremdungen, dokumentiert die gesell-
schaftliche Verwahrlosung in den Straßen von Kiew und Charkov seit dem 
Zusammenbruch der Sowjetunion, tönt den fotografischen Abzug  und 
fügt handschriftliche Notizen hinzu. Michajlov kommt wie Ilya Kabakov 
aus einer zu Sowjetzeiten verborgenen Avantgarde und setzt sich mit dem 
Medium Fotografie konzeptuell auseinander.

In der Serie „Salzsee“ (1986), aus der diese Aufnahmen stammen, geht 
Michajlov stärker als in anderen Serien dokumentarisch und narrativ vor. 
Das freizeitliche Badevergnügen des Sowjetmenschen wird vom Weg zum 
See, über das Baden bis zum abendlichen Umziehen und Nachhausegehen 
ins Bild gesetzt. Der bräunliche Ton der Abzüge ist auf den Mangel an 
gutem Material zurückzuführen, suggeriert aber auch die Wärme des 
Wassers und die Zeit sozialer Nähe. Die Salzsee-Bilder Michajlovs wirken 
aber nicht nur deshalb unheimlich, weil diese Badenden so weit von 
westlichen Wellness-Vorstellungen entfernt sind, sondern weil die mitunter 
fast gotisch erscheinenden alten Körper den Subtext einer heimlichen 
sexuellen Symbolik erahnen lassen.

Hubert Beck, (Cfr. Sabau (Hg.), „Index: Fotografie“, Hatje Cantz: Ostfildern 2008, p. 188.)

BORIS MICHAJLOV     
 * 1938, CHARKOW, UKRAINE

Am Strand, 1981
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Architektur Räume Gesten, 1988/91

Die Serie „Architektur Räume Gesten“ des katalanischen Künstlers 
Antoni Muntadas besteht jeweils aus Kompositionen von drei Bildern, 
also Triptychen. Denn es handelt sich bei dieser Präsentationsform 
weniger um eine Collage als vielmehr um Gegenüberstellungen und 
Konfrontationen. Dabei wird eine im Weiß der Zwischenräume 
verborgene Beziehung der drei Motivklassen miteinander suggeriert. 
Zwar lassen sich die drei Motive auch wie ein Hineinzoomen 
verstehen: vom Gebäude über den Innenraum mit den menschlichen 
Körpern bis hin zu einer singulären Geste. Augenscheinlicher ist 
jedoch die Suche nach einem Anfang und einer Ordnung –„arché“–, 
die weniger in der Architektur, obwohl sie es ist, und die namentlich 
auf die arché verweist, als in der menschlichen Hand vermutet wird. 
Die menschliche Hand ist nicht nur die allerursprünglichste Bauherrin, 
die Archi-Tektonik „par excéllence“, sie gereicht darüber hinaus, auch 
zu Zeiten, wenn sie nicht selbst Hand anlegt, mit der Vielfalt ihrer 
Gesten der Architektur noch immer als Ur-Form. Muntadas lässt den 
sozialen, kommunikativen und verbindenden Aspekt der Hand freilich 
nicht außer Acht, die Ur-Geselligkeit, die vielleicht in der Tatsache, 
dass ein Mensch zu zwei Händen veranlagt ist, begründet ist. age

ANTONI MUNTADAS    
 * 1942, BARCELONA, SPANIEN
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Hendrik Grimmling, Albertinum, Dresden, Aus der Serie: Ausstellungsbesucher, 1983

Wenn die befangene Gesellschaft der DDR mit moderner Kunst 
konfrontiert wird, sind peinlich berührte Gesten, Ratlosigkeit 
und ein Kratzen am Kopf nur natürlich. Evelyn Richter lauert auf 
solche Augenblicke, um den ersten unvorbelasteten Eindruck der 
Museumsbesucher einzufangen. Die Fotografien sind authentisch und 
beweisen Einfühlungsvermögen, indem sie der Kunstrezeption das 
Persönliche lassen. Die Hand am Mund zeigt betretenes Schweigen-
vor den Bildern von Mattheuer. Man versucht, die Haltung des 
neutralen Besuchers zu bewahren und die offensive Empörung in 
äußerste Konzentration umzuleiten. Doch kann der Ausstellungs-
besucher auch gestisch Kontakt aufnehmen, wie das Kind, das in 
das Spiel des Jongleurs einzusteigen scheint.

Richters Arbeiten sind ein Potpourri aus Gesten und suggerieren, 
dass der Ausdruck bestimmter Gefühle immer durch ähnliche 
Handlungen erfolgt. kh

EVELYN RICHTER    
 * 1930, BAUTZEN, DEUTSCHLAND
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KLAUS RINKE     
 * 1939, WATTENSCHEID, DEUTSCHLAND

From zero to ten, 1971 (Detail) 

Elf Bilder, elf Gesten, elf Augenblicke, zehn Finger, fünf an jeder Hand, 
die in der ersten Aufnahme zu Fäusten geballt sind: Null. Von hier ab 
zählt Klaus Rinke die Zahlen von eins bis zehn, eine nach der nächsten, 
zuerst mit seiner linken, dann mit seiner rechten Hand, fein säuberlich ein 
Finger nach dem anderen. Dass das, womöglich gerade weil es so simpel 
daherkommt wie ein Kinderspiel, eine äußerst ansehnliche, faszinierend 
schlicht-schöne Sache ist, scheint auf den ersten Blick klar. Nicht allzu 
üppig behaarte, männliche Unterarme und Hände kontrastieren mit ih-
rem hellen Hautton zu einem dunklen Untergrund, um allmählich mehr 
und mehr Platz einzunehmen. Jeder einzelne Finger, der sich streckt, 
verdrängt ein bisschen mehr vom Schwarz, das dahinter liegt. 

Die gestische Zählweise signalisiert zusätzlich zu diesem raumgreifenden 
Effekt, dass die Zeit vergeht: Sekundenbruchteile, vielleicht sogar Minuten 
liegen zwischen den einzelnen Belichtungen, die Klaus Rinke per Selbst-
auslöser für diese Serie gemacht hat und mit der er uns ein Fingerspiel 
vorführt, das in der Abfolge der Aufnahmen beinahe filmisch anmutet. 
Jeder Handhaltung ist eine Fotografie zugeordnet, die einen Moment 
verbildlicht, der sich einerseits per Kamera präzise festhalten lässt und 
andererseits immer auch seine eigene Vergänglichkeit vorführt: Innerhalb 
der Serie löst ein Bild das nächste ab, jede gezählte Sekunde wird von der 
kommenden überholt, jede noch so bewusst gesetzte Geste verflüchtigt 
sich mit einem Wimpernschlag. jh
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Untitled triptych, 1987

RICHARD ROSS    
  * 1947, NEW YORK, USA

Was das Triptychon von Richard Ross erzählt, entsteht in unseren Köpfen: 
jedes Mal neu im Moment der Betrachtung, vielleicht eindeutig oder nur 
vage und unbestritten rein subjektiv. Er selbst, der Fotograf, der seit den 
späten 1980er Jahren mit einer kleinen Plastikkamera in den Museen dieser 
Welt unterwegs ist, hält sich zurück, was konkrete Vorgaben zur Bildinter-
pretation anbelangt. Sämtliche Beziehungen zwischen Figuren und 
Gegenständen bleiben zunächst offen. Allerdings animiert Ross durch die 
Kombination der einzelnen Motive in diesem Dreigespann dazu, das 
eine mit dem anderen zu verbinden, Kontraste zu erkennen, Spannungen 
zu empfinden und in jedem Fall mehr und auch schärfer sehen zu wollen. 
Die leicht verschwommenen Konturen der beiden Damen rechts und
links, ebenso wie die der zierlichen Hand und dem irgendwie fedrigen 

Handschuh in deren Mitte, scheinen tatsächlich den Wunsch zu verstärken, 
Klarheit über das zu bekommen, was hier gespielt wird. Ross selbst betont, 
dass er weniger an einer Bezugnahme zur Realität interessiert ist als an einer 
(individuellen) Erinnerung. Das Herauslösen der einzelnen Elemente aus 
ihrem früheren Zusammenhang ist daher ein absichtsvoller Akt, nach dem die 
Gemälde, in denen die Frauen, ihre Körper und Accessoires einst beheimatet 
waren, unwichtig geworden sind. Plötzlich – durch die neue Darstellungsform – 
entsteht ein Bildgefüge, das an Malerischem kaum eingebüßt hat und dennoch 
ein fotografisches Charakteristikum unterstreicht: Mittels der Kamera sind 
Kunstwerke reproduzierbar, transportierbar und einmal mehr interpretierbar 
geworden. jh
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HELMUT SCHWEIZER
 * 1946, STUTTGART, DEUTSCHLAND

Streichholz anzünden, 
Aus der Serie: Handlungen – Alltägliches, 1972

Der zeitliche Aspekt und die „Handlung“ stehen bei Helmut Schweizers 
konzeptueller Fotografie im Mittelpunkt. Er zeigt „Eingriffe“ sowohl 
im wörtlichen als auch im übertragenen Sinn. Vom Handelnden sieht 
man, wenn überhaupt, nur die Hand im mittleren Bild der Dreier-
kompositionen. Wir sehen, wie ein Streichholz abgebrannt oder ein 
gekochtes Ei geköpft wird. Am Beispiel des Lichtschalters zeigt sich der 
witzig medienreflexive Aspekt. Wir erkennen die möglichen Tricks: 
Der Künstler kann den Effekt des ausgeschalteten Lichts auch einfach 
in der Dunkelkammer erzeugen, indem er das Negativ unterbelichtet 
abzieht.

An den Handlungen in der Natur indes wird der übertragene Sinn von 
„Eingriff“ deutlich. Das Abreißen der Blätter einer Tulpe bringt das 
zunehmende ökologische Bewusstsein jener Zeit und die Erfahrung von 
Veränderung, die den Kern dieser Kunst bilden, zum Vorschein, einer 
Kunst, die auch einen Reflex der umfassenden „Bewegtheit“ der sechziger 
und siebziger Jahre darstellt. Handlungen haben Konsequenzen. hb
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CINDY SHERMAN    
 * 1954, GLEN RIDGE, NEW JERSEY, USA

Untitled (Double Portrait), 1980

Das zweiteilige Doppelportrait zeigt die Büstenansicht zweier androgyn 
wirkender Personen in ähnlicher Aufmachung und Pose. Beide tragen 
einen schwarzen Anzug und Krawatte, identische Perücken und sind stark 
geschminkt. Sie halten die jeweils rechte Hand in Höhe des Mundes. 
Während die Person rechts den Blick nach unten richtet, ist der Blick 
der anderen nur leicht gesenkt, sodass die Augen für den Betrachter 
sichtbar bleiben. Die Handhaltung der Protagonisten ist eine klassische 
Denkerpose. Gerade die Person links verdeckt mit ihrer Hand einen 
entscheidenden Bereich des Gesichts, um das Geschlecht eindeutig 

ausmachen zu können. Auf dem Diptychon sind die Künstler Richard 
Prince und Cindy Sherman zu sehen, wobei es sich keinesfalls um ein 
Paarbildnis handelt, „als vielmehr um eine Allegorie des ‚cross-dressing’ 
und ‚gender-crossing’. Geschlecht scheint dann in der Tat nichts anderes 
als Maskerade zu sein. […] Das Gesicht ist hier ebenso ein Feld des 
Zeigens wie des Verbergens, “ resümiert dazu Dr. Hubert Beck. jv
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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

Freedom is just another word ...
23. April 2008 bis 04. Juli 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

Für Hund und Katz ist auch noch Platz
22. Juni 2011 bis 24. September 2011

FAME
5. Oktober 2011 bis 17. Dezember 2011

Dark Sights
27. Januar 2012 bis 31. März 2012

Reich mir die Hand
13. April 2012 bis 04. Juni 2012
Inge Rambow: Niemandsland
Inge Rambow: Niemandsland
20. Januar 2010 bis 17. April 2010
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