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Foyertext 

Die Neue Nationalgalerie wurde 1968 durch den Architekten Mies van der Rohe errichtet, um 

für die nach dem Zweiten Weltkrieg wieder neu aufgebaute Sammlung ein dauerhaftes 

Domizil zu schaffen. Heute ist das Gebäude zu klein, um die Kunst des 20. Jahrhunderts aus 

der Sammlung der Nationalgalerie in ihrer ganzen Breite zeigen zu können. So wurden in 

den vergangenen Jahren jeweils nur Ausschnitte aus der Sammlung vorgestellt: unter dem 

Titel „Moderne Zeiten“ Werke aus den Jahren von 1900 bis 1945 und unter dem Titel „Der 

geteilte Himmel“ Werke der Jahre 1945 bis 1968.  

Der letzte Teil dieser Sammlungstrilogie fokussiert nun auf die Zeit von 1968 bis 2000. Als 

Leitmotiv dient der Romantitel von Michel Houellebecq „Ausweitung der Kampfzone“. Der 

französische Autor beschrieb mit diesem Roman in den 1990er Jahren das Lebensgefühl 

einer kapitalistisch orientierten Generation, die ihr gesamtes Dasein als Kampfzone an 

wechselnden Fronten begreift. 

 

Studentenrevolte und sexuelle Befreiung, Atomkriegsangst und Umweltbewusstsein, 

Terrorismus und Punk, Mauerfall und Globalisierung, Computer und Internet, Börsenboom 

und New Economy lauten zentrale Schlagworte dieser ereignisreichen Jahre zwischen 1968 

und 2000. Die Sammlung der Nationalgalerie, bis 1989 noch getrennt in Ost und West, 

spiegelt auf vielerlei Ebenen diese gesellschaftlichen Umbrüche. Einige herausragende 

Arbeiten der Sammlung nehmen auf spezifische Konflikte und Konfrontationen Bezug wie 

„Schlachtfeld Deutschland“ von Katharina Sieverding, die „Frühbürgerliche Revolution“ von 

Werner Tübke, „Van Gogh und die Mauer“ von Rainer Fetting oder die „Soldiers“ von 

Wolfgang Tillmans. Bei anderen Werken der Sammlung widmeten sich Künstlerinnen und 

Künstler der „Kampfzone Körper“, dem deutschen Terrorismus oder dem rigorosen Wandel 

im Städtebau. Zugleich bildeten sich in der Kunst eigene Kampfzonen aus, etwa zwischen 

der Malerei und den Neuen Medien, zwischen traditionellen Bildkünsten und einer zeit- oder 

prozessgebundenen Kunst, zwischen einer ironischen Postmoderne und trashigen Repliken 

einer jüngeren Generation. 

 

Die Sammlungspräsentation zielt nicht auf eine umfassende Geschichte der Kunst am Ende 

des 20. Jahrhunderts, sondern möchte durch die Konzentration auf zentrale Themen und 

Werke Austauschprozesse zwischen Kunst und Gesellschaft verdeutlichen. 

 

Auftakt der Sammlungspräsentation ist das Werk „Richtkräfte für eine neue Gesellschaft“ von 

Joseph Beuys – denn mit diesem Werk geriet die Institution ‚Museum’ selbst zur 
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Angriffsfläche. Bewusst hatte Beuys das Werk 1977 nicht in den Schauräumen, sondern im 

Foyer der Neuen Nationalgalerie eingerichtet. Die rund einhundert Schiefertafeln der 

Installation dokumentieren öffentliche Vorträge und Reden von Beuys, in denen er für ein 

„erweitertes Denken“ eintrat. Tief geprägt von Rudolf Steiner und dessen 

anthroposophischen Ideen beabsichtigte Beuys in einer Art „permanenten Konferenz“ eine 

„bessere Form des Denkens, Fühlens und Wollens“ zu entwickeln. Das Museum hielt er für 

reformbedürftig: „Die Hauptarbeit vollzieht sich deswegen nicht mehr im Museum. Die 

Hauptarbeit vollzieht sich in den Organisationen, auf der Straße, in großen Versammlungen, 

in Informationen, Vorlesungen usw.“ Die drei Tafeln auf den Staffeleien signalisieren bei den 

„Richtkräften“ in besonderer Weise diesen „Lehrauftrag“, auch die Idee einer offenen, 

„sozialen Plastik“, die gesellschaftliche Wirkung zeigen sollte. Die Abgeschlossenheit eines 

Museums erschien Beuys fragwürdig – das vom Publikum durchströmte Foyer daher als der 

einzig mögliche Ort für seine „Richtkräfte“. 

 

 

Raumtext  Soldaten/Soldiers 

Bewaffneter Kampf und Krieg kennzeichnen auch am Ende des 20. Jahrhunderts das 

Weltgeschehen. Falklandkrieg (1982), Golfkrieg (1980-1988) und insbesondere der erste 

Irakkrieg Anfang der 1990er Jahre wurden international stark wahrgenommen und diskutiert. 

Der deutsche Künstler Wolfgang Tillmans fasst die Stimmung aus seiner Sicht zusammen: 

„Die neunziger Jahre zeichneten sich für mich unter anderem durch eine Besonderheit aus, 

und zwar die paradoxe Gleichzeitigkeit eines subjektiv empfundenen Friedensgefühls im 

Westen nach dem Ende des Kalten Krieges und die permanente Präsenz von Soldatenfotos 

in den Medien.“ In seiner Installation „Soldiers – the Nineties“ aus dem Jahr 1999 ging der 

Künstler von der Beobachtung aus, dass durch starke Pressezensur keine Kampfbilder mehr 

zu sehen waren. Tillmans: „Ich war erstaunt über die Regelmäßigkeit von Soldatenfotos auf 

der Titelseite der New York Times. Fotos, die tatsächlich nichts weiter sagten als: hier ist ein 

attraktiver junger Mann in Uniform. Denn was die Bilder einte, sowohl in den amerikanischen 

wie europäischen Zeitungen, aus denen ich anfing die Bilder zu sammeln, war die Tatsache, 

dass die Männer nie irgendetwas Bemerkenswertes taten. Sie saßen rum, gingen durch die 

Straße, rauchten, warteten, posierten, spielten Schach.“ Mit der Installation der „Soldiers“ 

rückt Tillmans gleichwohl eine Militärästhetik in den Blick, die besonders Jugendkultur und 

Mode, vor allem auch den schwulen Dresscode dieser Jahre prägte. Militärisches 

Tarnmuster als von allem Kriegsgeschehen losgelöstes, als scheinbar rein abstraktes 

Bildmotiv präsentierte Andy Warhol bereits 1986. Die schier endlose Camouflage steht so für 
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die vielfältigsten Assoziationen zu Krieg und Pop, zu Ornament und Design, zu Fragen nach 

der Rolle der Kunst im Zeitalter der Massenmedien.  

 

Die Installation „Brattain & Bardeen“ des deutschen Künstlers Klaus vom Bruch ist nach den 

beiden Erfindern der Transistortechnik benannt, die in den 1950er Jahren Radio, Funk und 

Fernsehen revolutionierte. Auf zwei Monitoren, die mit Antennen ausgestattet sind, 

überkreuzen sich Mitschnitte von Kriegsaufnahmen des amerikanischen Senders CNN mit 

Aufnahmen vom Gesicht des Künstlers als scheinbar authentischem Zeitzeugen. Im 

spiegelnd-gläsernen, den Akt der Wahrnehmung betonenden Pavillon von Dan Graham sind 

Filme der Künstler Ger van Elk, Klaus vom Bruch und Keiichi Tanaami, zu sehen, die erneut 

auf die „Ausweitung der Kampfzone“ verweisen: auf die allgegenwärtige Gewalt in der 

Gesellschaft. 

 

 

Raumtext Atelier 

Für die Maler bildet das Atelier eine ‚Kampfzone’, in der um neue Bilder gerungen wird. Seit 

der Moderne kommt der Reflexion ein besonderer Stellenwert zu. Es geht nicht mehr nur um 

das einzelne Bild und sein Motiv, es geht um die Malerei als solche und um die Frage, was 

dieses vielfach für tot erklärte Medium heute leisten kann. Das Malen erfolgt nicht mehr naiv 

und ungebrochen, es wird Teil strategischer Überlegungen und Techniken. 

Auf einem riesigen dreiteiligen Gemälde, das Gerhard Richter 1985 malte, weisen zwei 

illusionistisch gemalte Säulen auf den realen Arbeitsraum des Künstlers hin, den er zwei 

Jahre zuvor in einer ehemaligen Kölner Kartonagefabrik bezog. Das übrige Bild ist 

überzogen mit einem Farbgewitter in Gelb, Rot, Blau und Grün, wobei auffällt, dass es nicht 

nur einen expressiven und teilweise zufallsgesteuerten Farbauftrag gibt, sondern auch klar 

konturierte und gleichmäßig gestaltete Flächen. Die unterschiedlichen Möglichkeiten der 

Malerei  werden hier gleichzeitig vorgeführt. 

Es ist eine konzeptuelle Malerei, die sich einerseits auf den offenen Malprozess einlässt, 

andererseits aber auch Distanz signalisiert und die Bildmittel offenlegt. Der analytische Blick 

resultierte möglicherweise auch daraus, dass Gerhard Richter und Sigmar Polke zunächst in 

der DDR mit dem Sozialistischem Realismus konfrontiert waren und nach ihrer 

Übersiedelung in den Westen an der Düsseldorfer Akademie einander widersprechende 

Kunstauffassungen wie Informel und Konzeptkunst kennenlernten. Die verschiedenen 

Möglichkeiten verbanden sie zu neuen Bildfindungen, etwa wenn Polke Dekostoffe 

verwendete und durch transparentes Polyestergewebe die Rahmenkonstruktion der Bilder 
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sichtbar machte. Ausgangspunkt waren oft Motive aus dem Alltag, etwa ein Schild, das die 

Bundesregierung nach der Wiedervereinigung Deutschlands an den Autobahnen aufstellen 

ließ, um für das „Gemeinschaftswerk Aufschwung Ost“ zu werben. Viele Gemälde 

entstanden nach Fotovorlagen, etwa Richters „Seestück“, bei dem erst auf den zweiten Blick 

erkennbar wird, dass es sich beim Himmel ebenfalls um die See handelt. 

 

 

Raumtext Malmaschine 

Von Künstlern wie Vincent van Gogh oder Jackson Pollock leitet sich die gängige Vorstellung 

ab, Malerei sei Ausdruck genialischer Individuen. Der Kult des zumeist männlichen Künstlers 

rief zahlreiche Gegenreaktionen hervor. Und es waren zu einem großen Teil Künstlerinnen, 

die im Zuge des gesellschaftlichen Aufbruchs seit den 1960er Jahren den Mythos des 

Schöpfertums hinterfragten. 

Die „Malmaschine“, welche Rebecca Horn 1991 konstruierte, spritzt eigenständig Farbe auf 

die Wand und ersetzt so den Menschen als Schöpfer. Die Maschine symbolisiert aber auch 

die traditionellen Geschlechterrollen, denn das mechanisch bewegte Glied und die 

Glastrichter lassen sich als Begegnung von männlichen und weiblichen Sexualorganen 

interpretieren. 

Dieser konzeptuelle Umgang mit Malerei findet sich auch bei anderen Künstlerinnen, die den 

weiblichen Körper und die eigenen Lebenszeit thematisieren. Die Amerikanerin Carolee 

Schneeman beispielsweise führte zwischen 1974 und 1976 sechs mehrstündige 

Performances durch, in denen sie nackt in einem von der Decke hängenden Klettergurt 

durch den Raum schwang und auf Papierbahnen an den Wänden zeichnerische Spuren 

ihrer Bewegungen hinterließ. Indem sie sich zu einer verstärkten Energieleistung zwang und 

bis an den Rand der Erschöpfung ging, führte die Künstlerin Malerei als körperlichen Akt vor. 

Nach Aufführungen in Berkeley, London, und New York gastierte Schneeman auch in der 

Berliner Studio Galerie von Mike Steiner, der die dortige Performance mittels Video 

dokumentierte. 

Auch Schreiben ist eine Aktion in der Zeit. Hanne Darboven praktizierte eine strenge 

Formalisierung des Schreibaktes und füllte ein Jahr lang jede Woche ein Blatt mit Zahlen 

und Linien. Der französisch-polnische Künstler Roman Opalka verfolgte ein ähnliches 

Konzept. Seit 1965 malte er die Zahlenreihe von 1 bis unendlich in weißen Reihen, seit 1973 

erhielt die graue Grundfarbe von Bild zu Bild 1% mehr Weiß. Das Aussprechen und 

Aufnehmen der Zahlen sowie ein tägliches Porträtfoto beglaubigten Arbeit und Leben als ein 

permanentes Voranschreiten hin zu einer Auflösung im Weiß. 
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Raumtext Wer hat Angst vor Rot, Gelb und Blau 

Barnett Newman kann neben Jackson Pollock als der vielleicht bedeutendste Künstler der 

New Yorker Kunstszene der 50er und 60er Jahre gelten. Wie keinem anderen gelang es 

ihm, die Malerei und die Skulptur ganz auf das unmittelbare Erlebnis von Farbe und Form 

auszurichten. In der Malerei hat sich Newman von allem Erzählerischen und Anekdotischen 

verabschiedet. Seine Bilder mit puren Farbfeldern von enormer Strahlkraft, senkrechten 

Teilungen und oft auch raumgreifenden Dimensionen sind als Herausforderung zu begreifen, 

in existentielle Bereiche des Menschlichen vorzustoßen. Das Bild wird zum erhabenen, fast 

spirituell aufgeladenen Erfahrungsraum, soll eine intensive Beschäftigung mit sich selbst 

ermöglichen, wie der Künstler in einem berühmten Text 1965 darlegt: „Fetisch und Ornament 

sind blind und stumm und beeindrucken nur jene, die den Schrecken des eigenen Selbst 

nicht ertragen können. Das Selbst, schrecklich und konstant, ist für mich Gegenstand von 

Malerei und Skulptur“. 

 

Das Werk „Who’s Afraid of Red, Yellow and Blue IV“, entstand 1970 kurz vor dem Tod des 

Künstlers und ist Teil eines vierteiligen Zyklus, in dem sich Newman mit der Tradition der 

europäischen Kunstgeschichte, insbesondere mit der Verwendung von Primärfarben bei Piet 

Mondrian und bei Künstlern des Bauhauses auseinandersetzte. Anders als etwa Mondrian 

zielte Newman jedoch auf eine große Synthese von Farben und Geometrien, schuf ein 

ganzheitliches, alle Kontraste überspannendes Werk mit erheblicher räumlicher Präsenz. Mit 

dem Bildtitel fragt der Künstler daher weniger nach der Angst vor einzelnen Farben, als 

vielmehr nach dem Mut, sich einer elementaren Kunsterfahrung auszusetzen. Tatsächlich 

stieß die Kunst von Barnett Newman in den 1970er und 1980er Jahren lange auf Ablehnung 

und Unverständnis. Die scheinbare „Leere“ von Newmans Bildern wirkte geradezu 

provozierend. Noch heute lässt sich Newmans radikales Kunstverständnis als ein möglicher 

Endpunkt der Moderne begreifen. 

 

 

 

 

Raumtext Mohn und Gedächtnis 

Geschichte und Mythologie des Kampfes waren wichtige Bezüge für Künstler beider 

deutscher Staaten in den 1970er und 1980er  Jahren. „Mohn und Gedächtnis“ nannte 
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Anselm Kiefer ein 1989 geschaffenes Flugzeug aus Blei, das auf seinen Flügeln Bücher mit 

Mohnpflanzen trägt. Kiefer eröffnete mit seiner Skulptur einen Denkraum. Im Jubel darüber, 

dass die Mauer zwischen den beiden deutschen Staaten fiel, erinnerte der Bomber an die 

deutsche Geschichte. Den Titel „Mohn und Gedächtnis“ entnahm Kiefer dem gleichnamigen 

Gedichtband von Paul Celan. In dessen „Todesfuge“ bezogen sich die bekannten Sätze „wir 

schaufeln ein Grab in den Lüften“ und „der Tod ist ein Meister aus Deutschland“ auf die 

Verbrechen des Nationalsozialismus. Auch Kiefers Gemälde „Maikäfer flieg“ weckt ähnliche 

Assoziationen, denn die Fortsetzung des deutschen Volks- und Kinderliedes lautet: „der 

Vater ist im Krieg, die Mutter ist in Pommerland, Pommerland ist abgebrannt“. 

 

Während in Kiefers 1974 entstandenem Gemälde die verbrannte Erde an die Verwüstungen 

des Krieges gemahnte, stellte Wolfgang Mattheuer mit seinen fast zeitgleich gemalten leeren 

Ackerflächen die Frage, wie es hinter dem Horizont wohl weitergehe. In der damaligen DDR 

sah die Partei die Zukunft im Sozialismus und beauftragte Werner Tübke 1975 damit, im 

thüringischen Bad Frankenhausen ein 14 Meter hohes und 123 Meter breites Panorama 

auszumalen. Dessen Gegenstand, die Bauernkriege, verstand die DDR-Führung als 

„Frühbürgerliche Revolution“ und ihren eigenen „Arbeiter- und Bauernstaat“  als 

erfolgreichen Nachfolger. Tübke näherte sich dem Thema illustrativ und malte eine 

Entwurfsfassung im Maßstab 1:10, wobei er die Staatspropaganda in ein vielschichtiges 

Historienbild mit unzähligen realen und irrealen Szenen verwandelte. Das allumfassende 

Welttheater ist als eine ständig kreisende Abfolge von Leben und Tod, Leiden und Gewalt 

konzipiert. 

 

Werner Tübke knüpfte stilistisch an Renaissance und Manierismus an, Bernhard Heisig 

hingegen orientierte sich am kritischen Realismus der 1920er Jahre, insbesondere an Otto 

Dix, dessen Kriegsbild er in seinem Gemälde „Beharrlichkeit des Vergessens“ zitierte. Den 

beiden Leipzigern Tübke und Heisig stehen die West-Berliner Maler Karl Horst Hödicke und 

Rainer Fetting gegenüber, die den heftigen Pinselgestus des Expressionismus 

wiederbelebten und als „Neue Wilde“ galten. Während Hödicke mit den beiden „Sirenen“ das 

mythologische Thema der Fabelwesen wählte, welche mit ihrem Gesang vorbeifahrende 

Schiffer betören, um sie zu töten, versetzte Fetting Vincent van Gogh in die Gegenwart und 

zeigt ihn als rebellischen Mauersprayer. 

Raumtext Schlachtfeld Deutschland 

Nachdem sich nach 1968 ein Teil der Studentenbewegung radikalisiert hatte und als „Rote 

Armee Fraktion“ (RAF) Anschläge auf Repräsentanten des Staates durchführte, war Gewalt 
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in den bundesdeutschen Medien lange ein zentrales Thema. Mit„Schlachtfeld 

Deutschland“ reagierte die Düsseldorfer Künstlerin Katharina Sieverding 1978 auf die 

Zuspitzung der Konfrontation im Jahr zuvor. Nach der Entführung des 

Arbeitgeberpräsidenten Hanns Martin Schleyer durch die RAF im Oktober 1977 war ein 

Flugzeug gekidnappt und durch die Antiterroreinheit GSG 9 gestürmt worden. Nur wenige 

Stunden danach wurden die in Stuttgart-Stammheim inhaftierten RAF-Mitglieder Andreas 

Baader, Gudrun Ensslin und Jan-Carl Raspe tot in ihren Zellen aufgefunden. 

 

Sieverding bearbeitete ein Foto, das GSG 9-Beamte bei einer Schießübung zeigt, und 

erreichte durch Verkehrung ins Negativ, dreifache Überblendung, Kontrastverstärkung, 

rotviolette Einfärbung und monumentale Vergrößerung eine Bildwirkung, die bis dahin der 

Malerei vorbehalten war. Der Titel „Schlachtfeld Deutschland“ war einer Artikelserie des 

Magazins „Der Spiegel“ entnommen, in der ein baldiger Atomkrieg zwischen den 

verfeindeten Blöcken in Ost und West ausgemalt wurde. Sieverdings Bild erinnert in seiner 

intensiven Strahlung an die in Mauern eingebrannten menschlichen Silhouetten nach den 

Atomexplosionen in Hiroshima und Nagasaki im Jahr 1945. 

 

Als Kritik an gesellschaftlicher Erstarrung und an einer Politik, die auf eine globale 

Katastrophe zuzusteuern schien, entwickelte sich Punk als ästhetische Opposition einer 

Jugendkultur, deren Motto „No Future“ lautete. Der Westberliner Fotograf Michael Schmidt 

dokumentierte den Verfall der Stadt und die Ausdrucksweisen der Jugendlichen.  

 

Wie Graffiti nahmen sich die Figuren und Zeichen des Dresdener Malers Ralf Winkler alias 

A. R. Penck aus, doch hatte er diese bereits um 1968 im Zusammenhang mit 

Informationstheorie und Kybernetik entwickelt. Penck wurde 1980 aus der DDR 

ausgebürgert und siedelte 1983 nach London über. Sein Gemälde „Die Zukunft des 

Emigranten“ erschwert die Lesbarkeit durch eine Überfülle von Zeichen. 

 

Die Überlagerung von Schriftzeilen nutzte dagegen die Kölner Fotokünstlerin Astrid Klein, 

um über Vergessen und Erinnerung zu reflektieren. Sanduhr und Totenschädel sind ihr ein 

Memento Mori der „verlorenen Zeit, denn ich erinnere mich pathetisch, punktuell und nicht 

philosophisch, diskursiv: ich erinnere mich um glücklich unglücklich zu sein – nicht um zu 

begreifen“. 
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Raumtext Glanz und Elend der Reformen 

Der Düsseldorfer Maler Konrad Klapheck ist bekannt für die Darstellung von Maschinen, die 

isoliert und monumental ins Bild gesetzt sind. Über die Titelgebung vermenschlicht er die 

technischen Apparaturen und schreibt ihnen Bedeutung zu. „Glanz und Elend der 

Reformen“ ist das 1971 begonnene Gemälde benannt, welches eine monströse 

Planierraupe zeigt. Steht diese für gesellschaftliche Veränderungen? Und wenn ja, für 

welche? Klar scheint lediglich, dass Politik den Menschen nützen, sie aber auch 

unterdrücken kann. Das Werkzeug für den Straßenbau lässt sich wie ein Panzer einsetzen, 

und die Untersicht scheint die Perspektive des Individuums auf die Staatsmacht 

wiederzugeben. 

Mit dem Mittel der Monumentalisierung arbeiten auch Markus Lüpertz, der 1970 das Motiv 

einer Kloaken-Kanalisation leinwandfüllend ins Bild setzte und Isa Genzken, die ab 1986 

Betonmodelle auf hohen Stahlrohrgestellen präsentierte. In den rauen und unwirtlichen 

Gebilden verknüpft sich eine ruinöse Vergangenheit mit einer ungewissen Zukunft. „Die 

Skulpturen aus Beton“, sagt Genzken, „haben mich selbst an die Eindrücke meiner Kindheit 

erinnert, an die Trümmer, zwischen denen ich aufwuchs. Ich glaube, ich bin in dieser 

Ruinenlandschaft geradezu aufgewacht. Später in New York, am 11. September 2001, sah 

ich wieder Trümmer.“ 

Architektur und Stadt sind von Menschen gemacht und werden im Laufe der Zeit stark 

verändert. Besonders in Berlin, wo die Folgen des Zweiten Weltkriegs und der deutschen 

Teilung bis in die Gegenwart präsent sind, haben sich Künstlerinnen und Künstler immer 

wieder mit dem Auf-, Ab- und Umbau auseinandergesetzt. Das „Büro Berlin“ (Raimund 

Kummer, Hermann Pitz, Fritz Rahmann) betrachtete um 1980 Baustellen als temporäre 

Skulpturen und agierte situationsbezogen im öffentlichen Raum. Der argentinische 

Konzeptkünstler David Lamelas dokumentierte Ende der 1990er Jahre mit seiner 

Filmkamera das Entstehen der Neubauten am Potsdamer Platz. Und die französischen 

Künstlerin Sophie Calle suchte nach der Wiedervereinigung Orte auf, an denen Symbole der 

DDR-Geschichte entfernt worden waren und bat Passanten, diese Gegenstände aus der 

Erinnerung zu beschreiben. 

 

 

Raumtext Volksempfängers 

Im September 1973 kam der Amerikaner Edward Kienholz mit einem Stipendium des 

Deutschen Akademischen Austauschdienstes nach West-Berlin, das ihn zu einer zweiten 

Heimat wurde. Bis zu seinem Tod verbrachte er jedes Jahr die Wintermonate in der geteilte 
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Stadt und nahm bei seinen Streifzügen bevorzugt die Flohmärkte und Trödelläden in den 

Blick.  Zwei schwarze Radioapparate aus den 1930er Jahren erschienen ihm als typisch 

deutsch, und er entwickelte daraus eine Werkreihe von neunzehn Material-Assemblagen, die 

unter dem Titel „Volksempfängers“ ab 1975 entstanden. 

Die unter den Nationalsozialisten millionenfach produzierten und billig verkauften 

Empfangsgeräte hatten dazu gedient, die politische Propaganda in alle Haushalte zu 

bringen. Für Kienholz waren die Radioapparate männlich konnotiert und er stellte ihnen 

Waschbretter als weibliche Gegenstücke zur Seite. Diese dekorierte er mit dem „Ehrenkreuz 

der deutschen Mutter“, das für die Geburt von vier oder mehr ‚deutschblütigen‘ Kindern 

verliehen wurde. 

Zur ideologischen Manipulation des Alltags im Nationalsozialismus gehörte auch die 

Indienstnahme der Musik Richard Wagners, die bevorzugt bei politischen Anlässen gesendet 

wurde. Als Kienholz seine ersten „Volksempfängers“ gebaut hatte, assoziierte er zu deren 

Formen spontan Wagners „Walkürenritt“. Er entschied sich daraufhin, die Objekte durch 

Musikausschnitte zu verlebendigen. Mittels Fußschaltern lassen sich die Skulpturen 

aktivieren, so dass Wagner-Fragmente aus den Lautsprechern ertönen. 

Einen Hinweis auf die Nachkriegszeit liefert „Die Leiter“: Einem zerstörten Volksempfänger 

ist das Lenkrad eines Mercedes-Benz-Automobils als Zeichen der Wohlstandsgesellschaft 

gegenübergestellt. Die beiden Symbole der untergegangenen Nazi-Diktatur und des 

aufstrebenden Kapitalismus werden durch zwei menschliche Arme gehalten. Doch der 

Oberkörper ist zerrissen, nur dünne Drähte verbinden die beiden Teile: Kontinuität und 

Spaltung der deutschen Geschichte und Identität. 

 

 

Raumtext Mann mit Maske 

Die Darstellung des Menschen, seiner Persönlichkeit und seiner sozialen Rolle war und ist 

ein Hauptthema in der Kunst. Individuum und Gesellschaft sind unlösbar miteinander 

verknüpft und dabei häufig in Widersprüche verstrickt. In der DDR waren diese oft besonders 

groß, was Wolfgang Mattheuer mit seiner lebensgroßen Bronzeplastik „Mann mit Maske“ 

von 1979/1984 deutlich thematisiert. Der Darstellte, der die Gesichtszüge des Künstlers 

trägt, wird in dem Augenblick gezeigt, in dem er sich offenbart. Hinter der für die 

Öffentlichkeit bestimmten grinsenden Schafsmaske offenbart er Anspannung und eine 

verhaltene Aggression, die sich in der zur Faust geballten Hand des rechten Arms fortsetzt. 

Die ebenfalls von Mattheuer geschaffene „Ausgezeichnete“ von 1973/74 gibt ein trauriges 

Bild einer „Heldin der Arbeit“ der DDR. Mattheuer, der das Gemälde auch allgemein als 
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Sinnbild der existenziellen Vereinzelung des Individuums verstanden wissen wollte, fragt hier 

nach der Beziehung zwischen dem viel beschworenen Kollektiv und dem trotz aller 

Auszeichnungen vereinsamten Einzelnen im Arbeiter- und Bauernstaat und verweist auf die 

Leere der scheinbaren Hervorhebung. Das Gemälde zählte zu den meistdiskutierten Werken 

der DDR. 

Mit der Rolle der Frau und ihrer eigenen weiblichen Identität setzt sich Ulrike Rosenbach 

auseinander und kämpft buchstäblich gegen ihre Inthronisierung als Heilige, indem sie – 

ursprünglich in einer Video-Liveaktion – auf die Reproduktion einer mittelalterlichen 

Madonnendarstellung von Stefan Lochner schießt, die mit ihrem eigenen Porträt überblendet 

wird. Mit dem Titel „Glauben Sie nicht, dass ich eine Amazone bin“ (1975) betont sie 

zugleich, dass sie sich von männlich geprägten, von Frauen nur übernommenen 

Machtstrukturen der Gesellschaft distanziert. Viel spielerischer geht Lil Picard mit 

Rollenbildern um. Sie trat stets mit wechselnden Perücken auf und führt diese 

Identitätswechsel ihrer künstlerischen Selbstinszenierung in ihrer Videoarbeit in 

konzentrierter Form vor.  

Auch „Barbara und Gaby“ machen sich zurecht, wenden sich aber dem Betrachter nicht zu 

und werden so zu anonymen Vertreterinnen ihrer Generation. Nicht die Personen an sich 

stehen im Mittelpunkt, sondern ihre Beziehung zu den umgebenden Objekten. Der 

Alltäglichkeit und Zufälligkeit der Situation entspricht Franz Gertschs „Suche nach 

Stillosigkeit“, bei der er die künstlerische Handschrift durch das Nachmalen von projizierten 

Dias reduziert.  

Thomas Ruff hingegen hebt auf seinen wie riesenhaft vergrößerte Passbilder wirkenden 

Fotografien die Dargestellten aus der Anonymität heraus. In entspannter Ausdruckslosigkeit 

und gnadenloser Nähe abgelichtet regen die Porträtfotos auch durch ihre extreme formale 

Nüchternheit zum Nachdenken über das Bild vom Menschen an. 

 

 

Raumtext  Double Poke in the Eye 

Die zwischenmenschliche Begegnung ist ein zentrales Motiv in der Kunst des Amerikaners 

Bruce Nauman. In vielen seiner Videos oder Installationen schafft er provozierende 

Konstellationen, um den Blick auf die existentiellen Bedingungen des menschlichen Mit- oder 

Gegeneinanders zu lenken. Nauman erklärt: „Ich wünsche mir von meiner Kunst etwas 

Direktes und Befremdliches. Dass sie die Besucher entweder völlig kalt lässt oder aber ganz 

für sich vereinnahmt. (…)  Mir gefällt das Unvorhersehbare.“ 
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So sind die drei hier gezeigten Nauman-Arbeiten – eine Installation und zwei Neonwerke – 

auf eine unmittelbare Interaktion mit Betrachtern angelegt. In der kleinen, aber intensiven 

Neon-Arbeit „Double Poke in the Eye II“ von 1985 konfrontiert Nauman uns mit der 

Aggression zweier Menschen, die in ständigem Wechsel die Rollen von Täter und Opfer 

einnehmen. Die Hände, mit der sich die Gegner wechselseitig in die Augen stechen, wirken 

angriffslustig, erinnern in ihrer Haltung an das Bild einer zielgerichteten Pistole. Auf 

Augenhöhe installiert wirft die Arbeit für die Betrachter die bohrende Frage nach dem 

eigenen Standpunkt auf – würde, möchte, sollte man in diesen Kampf eingreifen?  

 

Auf unmittelbare Konfrontation angelegt ist auch die große Installation „Indoor Outdoor 

Seating Arrangement“, die zur freien Benutzung gedacht ist. Die schmale Lücke zwischen 

den Tribünen stellt klar, dass es keine „Aufführung“ zu betrachten gibt. Vielmehr werden die 

sich jeweils gegenüber sitzenden Personen zu den eigentlichen Akteuren des Kunstwerks. 

Gerade die Einfachheit der Holzbänke hebt die Farben, Gesten und Haltungen der Benutzer 

hervor. Hier entkommt man sich nicht, wird selbst zum Ausstellungsstück. 

Die "Antlitze" von Jürgen Klauke bestehen aus einer Foto-Sammlung von Vermummten, die 

Jürgen Klauke seit dem Terroranschlag bei der Olympiade in München 1972 sammelte. Die 

Entstehung des Werks reicht über viele Jahre und die Anonymität der vermummten 

Gesichter lässt sie zu Ikonen der Medienwelt werden. Sie sind wie Peter Weibel formuliert 

"vielleicht die eigentlichen Gesichter der modernen Welt."   

 

Raumtext Ich habe nie Wittgenstein gelesen 

Abstraktion und Formen der Moderne erscheinen nach 1970 häufig nur noch als Zitate. So 

kennzeichnen breite Farbbahnen eine Wandarbeit von Nam June Paik, rufen scheinbar die 

Farbfeldmalerei auf und sind doch ganz dem früher üblichen Testbild des Fernsehens 

entlehnt. Mit dem Titel „I never read Wittgenstein“ führt Paik in der 1997 entstandenen 

Edition einen berühmten Satz des Philosophen Ludwig Wittgenstein ad absurdum. Dessen 

Forderung „Wovon man nicht sprechen kann, darüber muss man schweigen“ wird durch 

Paiks Titel wie auch durch die dauerhaft laufenden Fernseher aufgehoben. Da der Koreaner 

Paik vom Zen-Buddhismus beeinflusst ist, sind bei ihm Sprechen und Schweigen auch vor 

dem Hintergrund dieser asiatischen Philosophie von Leere und Erleuchtung zu verstehen.  

Ein Horizont aus Streifen, scheint uns der Künstler zu vermitteln, eignet sich für die 

Meditation ebenso wie die eintönigen Programm-Strudel, die auf den Monitoren zu sehen 

sind.  
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Ähnlich demonstrativ geht der Amerikaner George Segal mit der Moderne ins Gericht, indem 

er ein Firmenschild des Getränkeherstellers „Pepsi“ verwendet, dessen Rot, Gelb und Blau 

an die Verwendung der Grundfarben bei Piet Mondrian oder Barnett Newman erinnert. Das 

leuchtende Versprechen der Konsumwelt steht hier einem tristen Alltag gegenüber. Die Pop 

Art des Westens nahm wiederum der in Ost-Berlin arbeitende Maler und Buchgrafiker Hans 

Ticha zum Ausgangspunkt, um die politische Propaganda des Sozialismus zu ironisieren. 

Seine Militärparade erscheint in suggestiver Gestik zwischen Spaß und Aggression. Eine 

Verbindung zwischen Gewalt und Pop stellte auch der japanische Künstler und 

Grafikdesigner Keiichi Tanaami in seinem Film „Crayon Angel“ her. Farbig gezeichnete 

Engel- und Paradiesbilder werden kontrastiert mit Filmausschnitten, die Bombenabwürfe und 

Zerstörung zeigen. Die traumatische Kindheitserinnerung an die Luftangriffe auf Tokio 

verschmilzt mit der damaligen Gegenwart des Vietnamkriegs, während auf der Tonspur ein 

gleichmäßiger Herzschlag abwechselt mit den ekstatischen Schreien des Sängers der 

Rockband Led Zeppelin in dem Stück „Whole Lotta Love“. 

Zum Teil der Subkultur wurde die Moderne durch Keith Haring. Dessen ursprünglich im New 

Yorker Untergrund gesprayte Zeichen fanden bald weltweit Beachtung. Eine 

überlebensgroße Maske wird von Linien und Figuren wie eine Tätowierung überzogen. Doch 

hinter der bunten Oberfläche lauert der Schrecken: AIDS breitete sich in den 1980er Jahren 

rapide aus und Harings Maske wirkt wie eine magische Abwehr der Angst vor Infektion und 

Tod. 

 

 

Raumtext Penis und Vagina 

Ein offenerer Umgang mit Körperlichkeit, Nacktheit und Sexualität war unmittelbare Folge 

des kulturellen Aufbruchs um 1968. Zwar war der Körper schon zuvor als künstlerisches 

Material eingesetzt worden, doch richtete sich nun die Aufmerksamkeit verstärkt auf 

Wahrnehmungsmuster und gesellschaftliche Rollen. Der Amerikaner Philip Pearlstein 

durchbrach mit schonungslosen Darstellungen das Pathos klassischer Aktmalerei. Statt 

Anmut oder Schönheit gab er mit kühler Distanz die Eigenheiten unperfekter Körper wieder. 

Weit entfernt von traditioneller Porträtmalerei bewegte sich auch der in Berlin lebende Syrier 

Marwan Kassab-Bachi, genannt Marwan. Bei seinen vielschichtigen, wie aus dem Nichts 

herausgewachsenen Gesichtslandschaften spricht der Künstler selbst von „unsichtbarem 

Welttheater“, von Erwartungen und Enttäuschungen, die sich wie „Narben der erlebten Zeit“ 

tief in die Gesichter eingegraben hätten. Der deutschen Fotograf Thomas Florschuetz 
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wiederum fokussierte in einem mehrteiligen Tableau auf Fußhaltungen, auf einen fixierenden 

Tritt, der beides bedeuten kann: verbindende Gemeinschaft oder beständiges Gefangensein. 

 

Gesellschaftlich normierte Rollen des Körpers hat kaum ein anderer so vehement zum 

Thema gemacht wie der Amerikaner Paul McCarthy. Mit den Silikonplastiken „Penis und 

Vagina“ aus dem Jahr 1998 hat er die sonst eher schamhaft versteckten Sexualorgane so 

vergrößert und eingefärbt, dass sie unübersehbar in den Raum ragen. In berüchtigten 

Performances attackierte McCarthy seit den 1970er Jahren die Ästhetisierung von Körper 

und Sexualität in der bürgerlichen Gesellschaft.  

 

Gegen die engen, scheinbar unüberwindbaren Grenzen opponierte auch eine Reihe lose 

miteinander verbundener Aktionskünstler in der DDR, die unter dem Namen 

„Autoperforationsartisten“ bekannt wurden. Via Lewandowsky, Micha Brendel und andere 

verausgabten sich in stark theatralischen, von literarischen oder mythischen Themen 

inspirierten Performances, gingen ebenfalls bis über die Ekelschwelle und verletzten sich 

teilweise selbst, um moralische und ästhetische Grenzen auszuloten. Im Westen 

thematisierte Larry Clark in einer Aufsehen erregenden Foto-Serie die Exzesse der 

jugendlichen Drogenszene seiner Heimatstadt Tulsa in Oklahoma. Bei der ebenfalls in den 

USA fotografierenden Cindy Sherman schließlich erscheint der Mensch als beängstigendes 

Monster, als Horror- und Fantasy-Figur, die der modernen Medien-Gesellschaft ihre eigene, 

selbst geschaffene Fratze vorhält. 

 

 

Raumtext Küchenkoller 

Anna und Bernhard Blume aus Köln arbeiteten zunächst beide an eigenen 

Themenstellungen, ehe sie zu Beginn der 1980 Jahre beschlossen, ihre künstlerische Arbeit 

zu vereinen. Eine der ersten großen Gemeinschaftsarbeiten ist die Fotoserie 

„Küchenkoller“, welche 1986 begonnen wurde. Diese Arbeit, wie auch andere, oft 

großformatige Fotoreihen, geht auf Performances zurück, in denen die Künstler sich selbst in 

einer typisch deutschen Durchschnittswohnung der Nachkriegszeit in Szene setzten. Anna 

und Bernhard Blume wuchsen in einer katholischen Familie im Ruhrgebiet auf. Mit der 

Tradition des Ikonografischen spielend, überführten sie diese Herkunft und dieses Milieu in 

das Medium der Fotografie. Bernhard Blume formulierte: „Photophänomenologie ist 

Ikonenproduktion mit anderen Mitteln und Zielen.“ Auf der Folie der Alltagswelt werden 

Fragen der Philosophie sowie der Faszination durch das Religiöse, Magische und Auratische 
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beleuchtet und künstlerisch umgesetzt. „Die Bilder verstehen sich als Vehikel eines Dialogs“, 

sagt Bernhard Blume.  

 

Wenn das Wohnzimmer zum „Wahnzimmer“ wird und bei der Hausfrau der „Küchenkoller“ 

ausbricht, werden Gegenstände plötzlich lebendig. „Die toten Dinge“, so Anna Blume, 

„nehmen hier Subjekt-Charakter an und führen die Bewegungen vor, die der Person – auf 

Sittsamkeit und Ordnung abgerichtet – anscheinend nicht mehr möglich sind.“ So sind es 

immer wieder die Dinge selbst, die im Mittelpunkt der Inszenierungen stehen, und diese 

Gegenstände werden oft auch zusammen mit den Fotografien ausgestellt. 

 

Das hier erstmals ausgestellte „Atelier“, eine großzügige Schenkung von Anna Blume, wurde 

über Jahrzehnte bis zuletzt aktiv benutzt und beinhaltet Werke, Objekte und Arbeitsutensilien 

gleichermaßen. Der Raum erscheint als Stätte und Werk zugleich, ermöglicht die 

entmythologisierte Reflexion über den Schaffensakt. Er führt die in der Fotografie betriebene 

Objekthysterie oder die „Pathetisierung des Banalen“ zurück auf  ihren Ausgangspunkt, auf 

das Atelier als Laboratorium, als Ort des praktisch-bildnerischen Denkens.        

 

 

Raumtext Burned Out 

Ironie, Spiel und Variation kennzeichneten die Ästhetik am Ende des 20. Jahrhunderts. Im 

Zeitalter des Computers und der sich damit ergebenden Möglichkeiten der Manipulation 

hatte sich die Sicht auf die Moderne grundlegend verändert. Die Einzigartigkeit eines 

Originals erschien als fragwürdig, wenn nicht gar gänzlich veraltet. „Burned out“, 

ausgebrannt, nannte bezeichnenderweise Michel Majerus seine große Arbeit aus dem Jahr 

1999. Bild und Schrift, Flächen und Striche rufen noch spielerisch die Malereigeschichte auf 

und erinnern vage an die Abstraktionen amerikanischer Künstler wie etwa Ed Ruscha, oder 

an die schriftbezogene Konzeptkunst eines Lawrence Weiner. Die betont unfertige, 

‚schlampige’ Ausführung und die verwaschenen Farben vermitteln jedoch bei Majerus einen 

temporären, fast flüchtigen Eindruck. Mit der trashigen Ästhetik verweist der früh verstorbene 

Künstler auf Zeichen von Verwahrlosung und Verfall, wie sie städtische Randbereiche 

kennzeichnen. Wie Relikte längst vergangener Kulturen wirken auch die ausgeblichenen 

Motive bei Neo Rauch. Seine Bilder bleiben jedoch immer in einem erzählerischen Rahmen 

und umkreisen die Fortschrittsgläubigkeit der Moderne. 
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Maschinen stellten eine große Obsession für den in Los Angeles tätigen und ebenfalls früh 

verstorbenen Künstler Jason Rhoades dar. Seine Skulpturen und Installationen gehen oft 

von der Hardware moderner Geräte aus und gleichen ausufernden Maschinenparks. Verfall 

ist auch hier ein wichtiger Ausgangspunkt, wie Jason Rhoades erklärt: „Autos sind 

interessante Werkzeuge. Manchmal sind sie großartige Vorrichtungen, Architekturen. (…) 

Eigentlich mag ich es sogar, wenn sie kaputtgehen“. Bei „Fucking Picabia Cars with Ejection 

Seat“ ist ein Fahrzeug demonstrativ auf den Kopf gestellt, erscheint glitzernd aufgebockt wie 

ein Schiff, das zur Überholung an Land gebracht wurde. Einzelne Objekte verweisen auf den 

Akt der Wartung, andere Dinge auf die Benutzung. Schleudersitz und Pornobilder koppeln 

den Geschwindigkeitsrausch unmissverständlich an die männliche Sexualität. Farblich und 

formal orientiert sich dieser ‚Ritt’ auf dem Gerät an Kunstwerken von Francis Picabia, der 

ebenfalls ein großer Technik- und Autofan war. 

 

Martin Kippenberger wiederum, bekannt dafür die Rollen der Kunst und des Künstlers 

spielerisch und voller Witz zu entmystifizieren, hat eine provisorisch wirkende Arbeit zum 

Thema der Wiedervereinigung geschaffen. Seiner aus Holz nachgebauten Berliner Mauer, 

partiell mit einer Tapete von Robert Gober beklebt, steht die DDR gegenüber, symbolisiert 

durch eine notdürftig geklebte Vase. Ähnlich extrem kommentierte er die Verharmlosung des 

Nationalsozialismus in der Gesellschaft, indem er einem Gemälde voller geometrischer 

Formen wie Rechtecke oder Winkel den provokativen Bildtitel gab „Ich kann beim besten 

Willen kein Hakenkreuz entdecken“. Anspruch und Verfall der Moderne ist hier ironisch auf 

die Spitze getrieben. 

 

 

Raumtext Börse Singapur 

„Der Wirtschaftsliberalismus ist die erweiterte Kampfzone, das heißt, er gilt für alle 

Altersstufen und Gesellschaftsklassen“, schreibt Michel Houellebecq in seinem Roman 

„Ausweitung der Kampfzone“. Er bezieht sich auf die Allgegenwart des Kapitalismus nach 

dem Fall der Mauer und dem Zusammenbruch des Sozialismus und auf die Folgen einer 

umfassenden Kommerzialisierung für den Einzelnen. Gerade die 1990er Jahre waren stark 

von einer globalisierten Wirtschaft gekennzeichnet. Neue Formen der Geldanlage 

(Hedgefonds), der Ausbau des Internets, die so genannte „New Ecomomy“ mit ihrer 

Ausrichtung auf Neue Medien und Internet-Firmen führte zu einem Wirtschaftsboom, der 

auch den Kunstmarkt erfasste und befeuerte. Für die Kunst der Gegenwart wurden 
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unglaublich hohe Preise bezahlt. Zu den Kunstmarkt-Stars der 1990er Jahre zählten Damien 

Hirst, Andreas Gursky und Jeff Koons. 

 

Der Düsseldorfer Fotograf Andreas Gursky fokussiert mit „Singapur Stock Exchange I“ von 

1997 auf die Kampfzone des modernen Kapitalismus, den Börsenhandel. Was jedoch im 

ersten Moment wie ein dokumentarisches Foto wirkt, ist in Wahrheit das Produkt 

langwieriger Prozesse, in denen der Künstler mithilfe des Computers unterschiedliche 

Aufnahmen miteinander verschmolz. So wird das scheinbar ‚realistische’ Abbild der Börse zu 

einem Kunstwerk mit rhythmischen, fast malerischen Mustern. Der Amerikaner Jeff Koons 

wiederum hob einen gewöhnlichen Staubsauger auf ein beleuchtetes Podest, um die 

perfekte Gestalt und den Glanz der Warenwelt zu betonen und zu feiern. Diese „Verklärung 

des Gewöhnlichen“ (Arthur C. Danto) betreibt der Engländer Damien Hirst in umgekehrter 

Richtung: In feiner, zeitaufwändiger Malweise präsentiert Hirst farbige Punkte, die in ihrer 

gleichmäßigen, scheinbar zufälligen Verteilung ein abstraktes Wandbild ergeben. Diese 

„Punktebilder“ – heute längst ein festes Markenzeichen des Künstlers – gehen auf eine 

Ausstellung in London 1988 zurück, mit der er sich von jeder subjektiven Expression frei 

machte, um, wie der Künstler erklärt, „eine Struktur zu schaffen, aus der Farbe entsteht, 

ohne dabei noch etwas zu tun. Plötzlich hatte ich gefunden, was ich gesucht hatte. Es war 

ein Weg, die pure Lust an der Farbe festzuhalten.“  

Mit Inszenierungen von Glamour, Mode und Luxusartikeln aller Art wurde die Genferin 

Künstlerin Sylvie Fleury bekannt. Ihre Wandarbeit „Eternity“ zitiert die Slogans der Werbung 

und die damit aufgerufenen Sehnsüchte und Wunschbilder. Der Amerikaner Haim Steinbach 

wiederum lenkt den Blick auf die ästhetische Präsenz von Schriften im Alltagsraum. Der 

Kanadier Jeff Wall setzt mit seinem erzählerisch angelegten Leuchtkastenbild „Insomnia“ 

(Schlaflosigkeit) einen Gegenaspekt zu dem beständigen Konsumrausch: der in der engen 

Küche halbwach liegende Mensch erscheint als Opfer gesellschaftlicher oder auch privater 

Verhältnisse. 

 

 

 

 

 

 

Raumtext Da ist eine kriminelle Berührung in der Kunst 
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Im Dezember 1976 wurde eines der wichtigsten Gemälde der Biedermeier-Zeit aus der 

Neuen Nationalgalerie gestohlen. Allerdings war dieser Diebstahl von dem Performance-

Künstler Ulay (Frank Uwe Laysiepen) als eine Kunstaktion konzipiert. Nach Abschluss seiner 

„Aktion in 14 bestimmten Sequenzen“ informierte Ulay telefonisch den damaligen Direktor 

der Nationalgalerie, Dieter Honisch, der das Bild dann wieder abholen konnte. In der 

Zwischenzeit hatte der Künstler Carl Spitzwegs weltberühmtes Gemälde „Der arme Poet“ 

von 1839 in das Wohnzimmer einer türkischen Gastarbeiter-Familie in Kreuzberg gehängt. 

Es war ein symbolischer Akt, der als kritische Reflexion gedacht war, sowohl zur Institution 

Museum wie auch zur westdeutschen Gastarbeiter-Politik. Ulay kalkulierte bei seiner „Aktion“ 

auch die seinerzeit extrem polarisierenden und wahrheitsverzerrenden Reaktionen der 

Berliner Tagespresse ein und machte so die Informationspolitik der Massenmedien zu einem 

weiteren Thema seiner Arbeit. Die Handlungen Ulays wurden von den befreundeten 

Künstlern Marina Abramovic und Mike Steiner filmisch festgehalten. Aus dem 

aufgenommenen Material entstand schließlich, collagiert mit einigen Beispielen aus der 

unmittelbaren medialen Berichterstattung, der Film „Da ist eine kriminelle Berührung in 

der Kunst“ als Dokumentation und kritischer Kommentar des Geschehens. Als 

Beschreibung der Aktion hatte Ulay folgende 14 Punkte festgelegt: 

1. Ich hänge vor dem Haupteingang der Hochschule der Bildenden Künste eine Fotofahne 

2,50m bei 2m Motiv: Reproduktion des Spitzweg-Gemäldes »Der arme Poet«. 

2. Ich fahre mit eigenem Wagen zur Neuen Nationalgalerie. 

3. Parke Wagen an der Rückseite der Neuen Nationalgalerie. 

4. Gehe in die Neue Nationalgalerie. 

5. Entferne aus der Neuen Nationalgalerie das Gemälde von Carl Spitzweg »Der arme 

Poet«. 

6. Ich laufe aus der Neuen Nationalgalerie zu meinem Wagen. 

7. Fahre in Richtung Berlin-Kreuzberg. 

8. Stelle Wagen ab – 800m vor dem Künstlerhaus Bethanien in Berlin-Kreuzberg. 

9. Laufe mit dem entfernten Spitzweg-Gemälde weiter zum Künstlerhaus Bethanien. 

10. Hänge vor den Haupteingang des Künstlerhaus Bethanien eine Farbreproduktion des 

Spitzweg-Gemäldes »Der arme Poet«. 

11. Ich laufe vom Künstlerhaus Bethanien 150m weiter mit entferntem Spitzweg-Gemälde in 

die Muskauerstraße. 

12. Ich betrete ein Haus für Gastarbeiterfamilien. 

13. Ich gehe in die Wohnung einer türkischen Gastarbeiterfamilie. 

14. Hänge das entfernte Spitzweg-Gemälde »Der arme Poet« in der Wohnung der 
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türkischen Gastarbeiterfamilie an die Wand. 

Ulay 

 

 

Raumtext Edge of a Wood 

Die Filminstallation „Edge of a Wood“ des amerikanischen Konzeptkünstlers Rodney 

Graham aus dem Jahr 1999 ist ganz auf Irritation angelegt. In einem abgedunkelten Raum 

spielt der Künstler mit dem doppelten Sinn des englischen Begriffs „Enlightenment“ 

(Aufklärung), der sowohl das reale Licht als auch das intellektuelle Begreifen meint. Das 

Klischee der dunklen, geheimnisvollen Natur trifft bei Graham auf die Idee einer aufgeklärten 

Kultur. Moderne Technik erscheint jedoch auch als Gefahr und als Instrument der 

Überwachung. 

 

 


