
SCHWARZ-WEISSE STUMMFILME / SCREENTEST 

Die Neue Nationalgalerie zeigt in der Ausstellung Andy Warhol. Velvet Rage and 
Beauty einen besonderen Schwerpunkt auf stumme, langsam bewegte Werke, die 
fast einen Zwischenraum von narrativen Filmen und Foto-, Zeichnungs- und Malerei- 
Porträts bilden.

Schon von Beginn an zeichnete und fotografierte Warhol seine Gegenstände und  
Modelle in wiederholter Form. Unmengen an Polaroids, aus verschiedenen Positionen 
aufgenommen, oder auch die vier Bilder von Passbildautomatenstreifen markieren 
schließlich den Beginn seines filmischen Ansatzes.

1963 drehte Warhol seinen ersten Film Sleep. Hier beobachtet und porträtiert Warhol 
mit der Kamera seinen damaligen Partner John Giorno über fünf Stunden hinweg im 
Schlaf. Ein Jahr später folgte seine monumentale Arbeit Empire, die acht Stunden 
lang das Empire State Building zeigt.

Warhol filmte sich küssende Paare, Frauen und Männer, Männer und Männer, Frauen 
und Frauen, porträtierte, während der Protagonist einfach aß und mechanisch Dinge 
zum Mund führte, kaute und schluckte. Es sind Beobachtungen einfacher Aktivitäten 
wie Küssen und Schlafen, Essen und die Haare geschnitten bekommen, die Warhol 
hervorhob.

Seine Screen Tests sind dreiminütige Porträtfilme, bei denen die Modelle vermeintlich 
bewegungslos in die Kamera blicken. Eine Rolle Film macht 24 Fotos pro Sekunde, 
die beschleunigt unserem Auge die Illusion der kontinuierlichen  
Bewegung geben.

Warhol spielte diese Filme jedoch verlangsamt mit 16 Bildern pro Sekunde ab,  
sodass hier die Zeit gedehnt wird und es zu einer gewissen Verlangsamung im  
Kontinuum kommt. Das war neuartig, da so eine Wechselwirkung zwischen Porträt-
aufnahme und bewegtem Bild entsteht. Warhol filmte in den Jahren 1964 bis 1966 
um die 500 Screen Tests.

Für die Weltausstellung 1964 in New York erstellte er die Fassadenarbeit Thirteen 
Most Wanted Men mit Fahndungsfotos von dreizehn von der New Yorker Polizei  
gesuchten Männern. Im selben Jahr setzte er diese Idee fort und filmte Screen Tests 
der Thirteen Most Beautiful Boys. Im Negativen wie im Positiven entstand  
hier also eine Schau extrem begehrter Männer.

Ein besonderer Film und in gewisser Weise in der Ausstellung eine Ausnahme ist 
Couch (1964): Für die Dauer einer knappen Stunde filmte Warhol die unterschiedlichsten 
Darsteller:innen – von Allen Ginsberg, Baby Jane Holzer, Piero Heliczer, Jack Kerouac 
bis Gerard Malanga – beim „Abhängen“ bis hin zu sexuellen Interaktionen auf der 
berühmtberüchtigten Couch in der Factory. Die Couch dient hier als Bühne.



SILENT BLACK AND WHITE FILMS / SCREEN TESTS

One especially important component of the Neue Nationalgalerie’s exhibition Andy 
Warhol: Velvet Rage and Beauty consists of silent, slowly moving works that exist in 
the interstices of narrative film and photographed, drawn, or painted portraits.

From the very beginning, there was an iterative aspect to Warhol’s drawings and 
photographs of his subjects and models. Masses of Polaroids shot in various positions 
and the four frames of passport photo strips mark the beginning of his involvement 
with film.

Warhol filmed his first movie, Sleep, in 1963. In it, he observes and depicts his former 
partner, John Giorno, for more than five hours as Giorno sleeps. It was followed a 
year later by his monumental work Empire, an eight-hour-long portrait and obser- 
vation of the Empire State Building.

Warhol filmed kissing couples (women and men, men and men, women and women), 
and a subject depicted in the simple act of eating, mechanically lifting food to his 
mouth, chewing, and swallowing. The artist gave prominence to these observations 
of simple activities such as kissing, sleeping, eating, and getting a haircut.

His Screen Tests are three-minute film portraits whose subjects were asked to gaze 
into the camera without moving. A roll of film is comprised of twenty-four photographs 
per second, accelerated by the eye to produce the illusion of continuous movement.

Warhol, however, played these films back at sixteen frames per second, so that time 
elongated and achieved a certain deceleration. This was a novel effect, creating 
a kind of oscillation between portrait photo and moving image. Between 1964 and 
1966, Warhol shot approximately five hundred Screen Tests.

For the 1964 World’s Fair in New York, he created Thirteen Most Wanted Men, a mural 
consisting of mug shots of thirteen men wanted by the New York Police Department. 
Later that year he extended the idea, shooting a set of Screen Tests known as Thirteen 
Most Beautiful Boys. He thus created a double view, both negative and positive, of 
extremely desirable men.

Couch (1964) is a noteworthy film, and something of an outlier in this exhibition. Over 
the course of nearly an hour, Warhol recorded a varied cast of performers including 
Allen Ginsberg, Piero Heliczer, Baby Jane Holzer, Jack Kerouac, and Gerard Malanga 
doing everything from hanging out to having sex on the Factory’s notorious couch, 
which functions in this film as a stage.



LADIES AND GENTLEMEN

Ein weiteres großes Projekt, das als Auftragsarbeit 1975 für Luciano Anselmino  
begann, von Warhol aber eigenständig sehr ausgeweitet wurde, war die Serie  
Ladies and Gentlemen, mit der die pulsierende New Yorker Drag- und trans Com-
munity abgebildet werden sollte.

Warhol bat Bob Colacello, den Herausgeber von Interview Magazine, geeignete  
Modelle ausfindig zu machen, die er in seinem Studio dann mit einer Polaroidkamera 
fotografierte. Es entstanden etwa 500 Fotografien.

Die Modelle waren eingeladen, sich so zu kleiden und in Pose zu werfen, wie es  
ihnen entsprach. Es entstanden recht klassische Porträts, die sie vom Hals aufwärts 
zeigen. Viele davon sind ähnlich wie Warhols andere Aufnahmen berühmter Persön-
lichkeiten in Dreiviertel-Vorderansicht aufgenommen. Die Bilder konzentrieren sich 
ganz auf den Kopf, ergänzt um Handgesten.

Für die Drucke setzte Warhol eine Technik ein, die er Anfang 1971 für seine berühmten 
Mao-Werke entwickelt hatte: Als Porträthintergrund verwendete er aus gefärbtem 
Papier herausgerissene Streifen. Die Fotografien der Drag Queens und trans Personen 
wurden dann zusammen mit den Papierstreifen als Siebdrucke reproduziert.

Für die ebenfalls aus den Fotografien resultierenden Leinwandbilder erzielte er einen 
ähnlichen Effekt, indem er mit einem breiten Pinsel ein Impasto als Grundierung für das 
schwarze Siebdruckbild auf die Leinwand aufbrachte. Die auffälligen Farbflächen sind 
mit der Kleidung, den Haaren, den Augen und Fingernägeln unterschiedlich strukturiert.

Was als Kommission von rund 100 Arbeiten begann, hat Warhol auf über 300  
ausgedehnt: Es entstanden 268 Leinwandbilder, 65 Zeichnungen und Collagen  
sowie ein Portfolio mit 10 Drucken. Diese Serie stellte für ihn eine wichtige Exploration 
sowie auch Reflexion seines eigenen Andersseins dar. Der Autor Jonathan Flatley beschrieb 
sie zudem als Hommage und Geste der Solidarität zwischen diesen „Selbstschöp-
fern“ wie Warhol selbst und den Modellen.

Der Künstler Glenn Ligon kritisiert an dieser Serie, dass die Modelle ausgebeutet 
wurden und keinen angemessenen Anteil am Erlös der Werke erhalten haben.

Die Serie Ladies and Gentlemen wurde 1975 im Palazzo dei Diamanti in Ferrara,  
Italien zum ersten Mal ausgestellt.



LADIES AND GENTLEMEN

Another major project, which began in 1975 as a commission for Luciano Anselmino 
but was then greatly expanded by Warhol for his own purposes, was the series  
Ladies and Gentlemen. It was meant to be a depiction of New York’s vibrant drag 
and trans community.

Warhol asked Bob Colacello, the publisher of Interview magazine, to find him suitable 
models, whom he then photographed at his studio using a Polaroid camera.  
In all, he took about five hundred pictures.

The models were invited to dress and pose however they liked. The result was a  
series of quite classical portraits that showed their subjects from the neck up, many 
of which resembled Warhol’s three-quarter portraits of more famous people. His  
focus was primarily on the head, sometimes including hand gestures as well. For the 
prints, Warhol employed a technique he had developed in early 1971 for his famous 
Mao series. He used torn strips of colored paper for the portrait backgrounds. His 
photos of drag queens and trans personalities were then reproduced together with 
the paper strips as silk screens.
In Warhol’s canvas works based on these photographs, he achieved a similar effect 
by using a broad brush to build up an impasto, which served as the ground for the 
black screen print applied to the canvas. Eye-catching spots of color were then  
added to accentuate clothing, hair, eyes, and fingernails.

What had begun as a commission for about a hundred pieces was expanded by 
Warhol to more than three hundred. He created 268 works on canvas, 65 drawings 
and collages, and a portfolio of 10 prints. For him, this series was both an important 
exploration and a reflection on his own otherness. The author Jonathan Flatley also 
described it as a tribute to and gesture of solidarity between these “self-creators” 
like Warhol himself and the models.

A criticism has been raised by the artist Glenn Ligon, who claims that the models were 
exploited and have not received their fair share of the profits from these works. 

The series Ladies and Gentlemen was first exhibited in 1975 at Palazzo dei Diamanti 
in Ferrara, Italy.



JED JOHNSON

1968 schoss Valerie Solanas in Andy Warhols Studio auf ihn. Er war für kurze Zeit  
klinisch tot, konnte aber wiederbelebt werden.

Jed Johnson, der erst seit Kurzem Mitarbeiter in der Factory war, besuchte Warhol 
über mehrere Wochen täglich im Krankenhaus. Nach seiner Entlassung zog Johnson 
bei Andy Warhol ein – es war der Anfang einer Beziehung, die zwölf Jahre währen 
sollte. Jed Johnson entwickelte sich zu einem gefragten Innenarchitekten und  
gestaltete auch das gemeinsame Townhouse an der 57 East 66th Street in  
Lenox Hill, Manhattan.

Jed Johnson ließ sich ungern von Warhol fotografieren, weshalb es nur wenige Porträts 
und Gemälde des langjährigen Lebensgefährten gibt. Die beiden trennten sich 1980. 
Jed Johnson kam 1996 bei der Flugzeugexplosion von Flug TWA 800 vor Long Island 
ums Leben.

In 1968, Andy Warhol was shot in his studio by Valerie Solanas. He was briefly declared 
clinically dead before being revived.

Jed Johnson, a relatively new addition to the Factory staff, visited Warhol in the hospital  
every day for weeks. After Warhol was discharged, Johnson moved in with him, 
marking the start of a relationship that was to last twelve years. Johnson became a 
sought-after interior designer, and one of the homes he designed was the townhouse 
he and Warhol shared at 57 East 66th Street in Lenox Hill, Manhattan.

Johnson disliked being photographed by Warhol, which is why there are only a few 
portraits and paintings of the artist’s longtime companion. The couple broke up in 
1980, and Johnson died in 1996 in the explosion of TWA Flight 800 off the coast of 
Long Island.



EAT, 1964

Eat wurde 1964 im Atelier von Robert Indiana im 16-mm-Format gedreht.  
Der mit Warhol befreundete Künstler stellte mit ihm gemeinsam seit Ende 1962  
in der Stable Gallery von Eleanor Ward in New York aus. Wir sehen hier Robert  
Indiana in einer Montage der neun 3-Minuten-Filmrollen beim Essen eines Pilzes zu.

Robert Indiana, dessen Skulptur LOVE (1966) auf der Terrasse der Neuen Nationalgalerie 
permanent zu sehen ist, lebte damals offen mit seinem Partner, dem Künstler  
Ellsworth Kelly, zusammen. 

Eat was shot on 16 mm film in Robert Indiana’s studio in 1964. Indiana was a friend 
of Warhol’s, and the two had exhibited at Eleanor Ward’s Stable Gallery in New York 
since late 1962. In the film, we see Indiana eating a mushroom in a montage edited 
together from nine three-minute rolls of film.

At the time, Indiana—whose sculpture LOVE (1966) is permanently installed on the ter-
race of the Nationalgalerie—was openly living with his partner, the artist Ellsworth Kelly.



EMPIRE, 1964

Empire ist eine acht Stunden und fünf Minuten dauernde Projektion des Empire 
State Building in New York City. Warhol erklärte, der Zweck des Films bestünde  
darin, „die Zeit vergehen zu sehen“. Er sagte aber auch: „It’s an eight hour hard on.  
It’s so beautiful. The lights come on and stars come out and it sways.“

Im April 1964 wurden die oberen 30 Stockwerke des Empire State Building im  
Zusammenhang mit der Eröffnung der New Yorker Weltausstellung erstmals mit 
Flutlicht angestrahlt. Da es sich damals um den einzigen mit Flutlicht beleuchteten 
Wolkenkratzer in New York City handelte, hatte das eine dramatische Wirkung.  
Ein Augenzeuge bezeichnete die helle Spitze des Turms als „einen am Himmel  
hängenden Kronleuchter“. Die Flutlichter waren für Warhols Filmkonzept von  
entscheidender Bedeutung, da es ohne sie fast nichts zu sehen gäbe und sie  
dem Beginn des Films außerdem einen dramatischen Moment verleihen,  
wenn sie eingeschaltet werden.

Empire wurde mit 24 Bildern pro Sekunde gedreht und wird verlangsamt mit 16 Bil-
dern pro Sekunde abgespielt, wodurch sich die Länge von sechseinhalb Stunden auf 
acht Stunden und fünf Minuten ausdehnt.

Empire is a film of the Empire State Building in New York with a run time of eight 
hours and five minutes. Warhol stated that the purpose of the film is “to see time go 
by.”  He also said: “It’s an eight hour hard on. It’s so beautiful. The lights come on and 
stars come out and it sways.”

In April 1964, the upper thirty floors of the Empire State Building were floodlit for  
the first time on the opening of the New York World’s Fair in Queens. Because it was 
the only illuminated skyscraper in New York, the impact was dramatic, with one  
person calling the tower’s illuminated crown “a chandelier suspended in the sky.”   
The floodlights were essential to Warhol’s concept for the film: Without them,  
there would be almost nothing to see. Moreover, the film opens with the  
dramatic moment when the lights are turned on. 

Empire was filmed at twenty-four frames per second, and is meant to be seen slowed 
down to sixteen frames per second, extending its length from six and a half hours to 
eight hours and five minutes.



TORSOS, 1977

Mitte der 1970er-Jahre, als beispielsweise der junge Robert Mapplethorpe seine erste 
viel beachtete Ausstellung in New York hatte, zeigte auch Warhol seine figurativen 
Arbeiten nackter Körper der Öffentlichkeit. Diese Arbeiten erstellte er bereits seit 
den späten 1940er-Jahren in Form von Zeichnungen, Fotografien und Filmen.  

Für die Torso-Serie produzierte er 1.664 Polaroids von hauptsächlich männlichen, 
aber auch drei weiblichen Körpern. In seinen Tagebüchern verwendete er dafür den 
Codebegriff „Landscapes“, der sich sowohl auf seine Modelle als auch auf die von 
ihm aufgenommenen Fotografien bezog.

Ähnlich zu Aktzeichnungen sind die Torsos Nahaufnahmen, die einen besonderen 
Fokus auf die Körpermitte legen, die sowohl von vorne und von hinten als auch –  
seltener – von der Seite gezeigt wird.

85 der 1.664 Polaroids wurden später als Gemälde realisiert. Da Warhols Stammgalerie 
Leo Castelli diese Arbeiten nicht ausstellte, organisierte Doug Chrismas von der ACE 
Gallery eigens eine Tournee. Sie wurden gezeigt in Venedig (September bis Oktober 
1977), im Pariser Grand Palais (Oktober 1977), in Venice, Kalifornien (September bis 
Oktober 1978) und in Vancouver, Kanada (April 1979).

Ein kleiner Teil der Arbeiten wurde auch in Düsseldorf (Mai bis Juni 1979) ausgestellt. 
In diesem Kontext trafen sich Joseph Beuys und Andy Warhol zum ersten Mal. 
Nur wenige der Torso-Gemälde wurden damals verkauft.

In the mid-1970s—around the same time, for example, as the exhibition in New York 
that first drew significant attention to the young Robert Mapplethorpe—Warhol, 
too, was unveiling to the public figurative works featuring naked bodies. He had 
been making these works, in the form of drawings, photographs, and films, since the 
late 1940s.

For the Torso series, he shot 1,664 Polaroids, mostly of male bodies but also of three 
female ones. In his diaries he referred to them by the code word “landscapes,” which 
indicated both his models and the pictures he took of them.

Much like his nude drawings, Warhol’s Torsos are close-ups focusing primarily on the 
middle of the body, which is shown from the front, the back, and (less frequently) 
the side.

Eighty-five of the 1,664 Polaroids were eventually turned into paintings. Since War-
hol’s usual gallery, Leo Castelli, was unwilling to exhibit the works, Doug Chrismas of 
ACE Gallery organized a traveling exhibition. They were shown in Venice, Italy (Sep-
tember–October 1977); at the Grand Palais in Paris (October 1977); in Venice, Cali-
fornia (September–October 1978); and in Vancouver, Canada (April 1979). A small se-
lection was also shown in Düsseldorf (May–June 1979). It was in connection with this 
exhibition that Warhol and Joseph Beuys first met. Only a few Torso paintings were 
sold during these years.



SEX PARTS, 1978 

Als Fortsetzung der Torso-Serie entstanden 1978 die Sex Parts. Die Nahaufnahmen 
von Geschlechtsteilen sind sexuell aufgeladen und zeigen sogar vereinzelt sexuelle 
Interaktionen. Während in den Torsos stets nur eine Person abgebildet ist und sie 
Aktzeichnungen verwandt sind, sind die Sex Parts sexuell konnotiert und bilden oft 
auch zwei Personen bei einer sexuellen Handlung ab.

Selbst in der großen Warhol-Retrospektive von 2019 im Whitney Museum wurden die 
Sex Parts nur an der Stirnseite einer Ausstellungswand präsentiert.

Warhol created Sex Parts in 1978 as a continuation of his Torso series. These close-ups 
of genitalia are sexually charged; some even depict sexual interactions. Whereas  
the Torsos are akin to nude drawings and always show just one person, the Sex 
Parts have sexual overtones and often portray two people involved in sexual activity.

Even the major Warhol retrospective at the Whitney in 2019 only displayed works 
from Sex Parts on the narrow end of one exhibition wall.



JON GOULD

In den 1980er-Jahren und gleich nachdem Jed Johnson ausgezogen war, stellte 
Christopher Makos Andy Warhol den jungen Paramount-Produzenten Jon Gould vor.

Die Fotoaufnahmen von Fire Island und Long Island sowie das Porträtbild und die 
späte Torso-Zeichnung porträtieren den jungen Jon Gould. Mit nur 33 Jahren starb er 
1985 an den Folgen von AIDS.

In the 1980s, not long after Jed Johnson had moved out, Christopher Makos intro- 
duced Andy Warhol to Jon Gould, a young producer at Paramount Pictures.

These photographs from Fire Island and Long Island, as well as the portrait and the 
late Torso drawing, depict Gould in his youth. He was only thirty-three when he died 
of AIDS-related complications.



PAT HEARN

Pat Hearn war eine äußerst einflussreiche Galeristin und Pionierin der New Yorker 
Kunstszene. Sie eröffnete als eine der ersten eine Galerie in SoHo. Hearn vertrat 
Künstler:innen wie Eva Hesse, Ana Mendieta, George Condo und Joan Jonas.  
Sie gründete die Gramercy International Art Fair, heute bekannt als Armory Show.  

Im Jahr 1985 machte Andy Warhol ein Polaroid-Shooting mit der nackten Hearn, das 
als Grundlage für ein Siebdruckporträt dienen sollte. Sie trug weißes Make-up und 
einen stark kontrastierenden Lippenstift. Auf einem Barhocker sitzend, posierte sie 
mit ihren Händen nach hinten gefaltet.

Pat Hearn was a highly influential gallerist and a pioneer in the New York art scene. 
One of the first to open a gallery in SoHo, she represented artists including Eva  
Hesse, Ana Mendieta, George Condo, and Joan Jonas. She founded the Gramercy 
International Art Fair, known today as the Armory Show.

In 1985, Warhol shot a set of Polaroids of Hearn in the nude, in preparation for a silk-
screen portrait. She is shown wearing pale makeup and bright lipstick, sitting on a 
barstool with her hands folded behind her.



MICK JAGGER

An Mick Jagger verehrte Andy Warhol nicht nur die Verkörperung des Schönheits-
ideals der 1960er- und 1970er-Jahre, sondern die beiden verband auch eine Freund-
schaft. Warhol fotografierte Jaggers einzelne Körperteile und setzte die resultie-
renden Polaroids dann zu einem kompletten Abbild zusammen, malte ihn und legte 
zudem Collagen von ihm an. Hier findet sich ein Beispiel für die Formfindung eines 
„langlebigen Schönheitsideals“ realisiert.

Um sich auf ihre Amerika-Tournee im Jahr 1975 vorzubereiten, mieteten die Rolling 
Stones über den Sommer Warhols Haus in Montauk, Long Island. Dort entstanden in 
mehreren Fotosessions etwa fünfzig Polaroids von Jagger, die sein Gesicht, die Brust, 
die Hüften, seine Hände und Füße zeigen. Warhol kategorisierte und fotografierte, 
um in Details einen der begehrtesten Männer der US-amerikanischen Kulturszene 
des 20. Jahrhunderts einzufangen.

Warhol wählte zwei Polaroids aus den Sitzungen aus und malte acht Porträts.  
Jagger hat diese Porträts nicht in Auftrag gegeben, was Warhols eigenen  
künstlerischen Impuls verdeutlicht, ihn abbilden zu wollen.

Mick Jagger erschien 1970 zweimal auf dem Cover von Interview Magazine und  
Warhol entwarf zwei Albumcover für die Rolling Stones: Sticky Fingers im Jahr 1971 
und Love You Live im Jahr 1977.

Auf dem Cover von Sticky Fingers ist der Unterkörper eines Mannes in Jeans  
abgebildet. Die Jeans ist ausgebeult, die Umrisse des Geschlechts sind deutlich zu 
erkennen. Der Reißverschluss auf der Vorderseite des Covers ist echt: Öffnet  
man ihn, kommt eine weiße Unterhose zum Vorschein.



MICK JAGGER

Not only did Warhol admire Mick Jagger as the embodiment of the 1960s and 1970s 
ideal of beauty, there was also a friendship between them. Warhol photographed 
various parts of Jagger’s body and assembled the resulting Polaroids into a com-
plete portrait; he also painted the musician and made collages of him. These works 
exemplify Warhol’s search for the right form to communicate a “lasting ideal of 
beauty.”

In summer 1975, the Rolling Stones rented Warhol’s house in Montauk, Long Island, 
while preparing for their US tour. There, over multiple photo shoots, Warhol produced 
approximately fifty Polaroids of Jagger showing his face, chest, hips, hands, and feet. 
This process of photographing and categorizing allowed the artist to capture every 
last detail of one of the most desirable men in the cultural landscape of twentieth-
century America.

Warhol painted eight portraits based on two Polaroids selected from these sessions. 
The portraits were not commissioned by Jagger—clearly, the decision to paint him 
arose out of Warhol’s own artistic impulse.

Jagger appeared on the cover of Interview magazine twice in 1970, and Warhol  
designed the covers for two Rolling Stones albums: Sticky Fingers in 1971 and Love 
You Live in 1977.

The cover of Sticky Fingers depicts the hips and thighs of a man in jeans. The jeans 
are bulging, and the contours of the model’s genitals are distinctly visible. The zipper 
on the cover is real; when unzipped, it reveals white underpants.



MUHAMMAD ALI

In den frühen 1970er-Jahren gab es eine hohe Nachfrage nach Warhols kommerziellen 
Porträts. Industrielle, Philanthrop:innen und Persönlichkeiten des öffentlichen  
Lebens bezahlten Warhol für solche Auftragsarbeiten.

In dieser Zeit wurden auch Sportler Teil der Celebrity-Kultur, und so erhielt Warhol 
1977 den Auftrag, zehn Sportler zu porträtieren (Athletes-Serie). Einer der Porträtierten 
war der Boxer Muhammad Ali.

Warhol legte in der Abbildung selbst und in der Art und Weise, wie er seine Gemälde 
fertigstellte, oft Verweise auf eine queere Kultur an, was sich zum Beispiel in der  
roten Faust von Muhammad Ali zeigt.

In the early 1970s, Warhol’s commercial portraits were in high demand. Industrialists, 
philanthropists, and prominent public figures commissioned pieces from him.

Athletes were part of celebrity culture too, and in 1977 Warhol received a commis-
sion to paint portraits of ten individuals from the world of sports (his Athletes series). 
One of his subjects was the boxer Muhammad Ali.

Warhol often incorporated references to queer culture into his painting methods 
and into the portraits themselves. The red coloration of Ali’s fist is one example of 
this practice.



INTERVIEW

1969 gründete Warhol zusammen mit dem britischen Journalisten John Wilcock die 
Zeitschrift Interview. Sie erlangte bald Kultstatus und wurde ein großer kommerzieller 
Erfolg. Bis heute ist sie ein Barometer für guten Stil und Zeitgeist.

In 1969, Warhol cofounded Interview magazine with British journalist John Wilcock. 
It quickly achieved cult status and became a major commercial success. To this day, 
the publication remains a barometer of style and the zeitgeist.



THE VELVET UNDERGROUND

The Velvet Underground & Nico ist das Debütalbum der experimentellen Rockband 
The Velvet Underground mit der deutschen Sängerin Nico. Es wurde von Andy Warhol 
produziert und kam 1967 heraus.

The Velvet Underground wurde 1964 in New York City gegründet und bestand in den 
Anfangsjahren aus vier Bandmitgliedern: Lou Reed, John Cale, Sterling Morrison und 
Moe Tucker. 

The Velvet Underground & Nico zählt zu den bedeutendsten und einflussreichsten 
Alben der Musikgeschichte.

Exploding Plastic Inevitable (EPI) war der Titel einer Serie multimedialer  
Performances, Happenings und Lightshows, die Andy Warhol zusammen mit  
The Velvet Underground und Nico von Anfang 1966 bis Mitte 1967 realisierte.

The Velvet Underground & Nico is the debut album by the experimental rock band 
the Velvet Underground, featuring the German singer Nico. One of the most signfi-
cant and influential albums in music history, it was produced by Andy Warhol and 
released in 1967.

The Velvet Underground was founded in New York in 1964 and had four members in 
its early years: Lou Reed, John Cale, Sterling Morrison, and Moe Tucker.

Between early 1966 and mid-1967, Warhol staged a traveling multimedia perfor-
mance event/happening/light show called the Exploding Plastic Inevitable in colla-
boration with the Velvet Underground and Nico.



QUERELLE

1947 erschien Jean Genets Buch Querelle de Brest, das Rainer Werner Fassbinder 
1982 mit Franco Nero, Brad Davis und Jeanne Moreau verfilmte.

Querelle ist eine in der französischen Hafenstadt Brest angesiedelte explizit  
homoerotische Geschichte über den Seemann, Opiumhändler und Mörder Georges  
Querelle. Warhol, der seit den 1950er-Jahren von dem Roman fasziniert war,  
besuchte Fassbinder 1982 und erarbeitete Entwürfe für das Filmplakat. In zahlreichen 
Shootings in seinem Studio fotografierte Warhol zwei Männer mit nacktem Oberkörper 
in verschiedenen Posen. Die auffällige Betonung der Zunge eines der beiden Männer 
deutet Liebkosung und Verletzung zugleich an: Sie steht für eine sexualisierte Span-
nung, die mit dem Tod enden kann.

Each Man Kills the Thing He Loves singt Jeanne Moreau in Querelle und zitiert  
damit das Gedicht The Ballad of Reading Gaol (1898) von Oscar Wilde.  
Dieses zentrale Thema des Films sollte durch die aufkommende AIDS-Krise in  
den 1980er-Jahren ungeahnte Aktualität erlangen. Rainer Werner Fassbinder  
starb noch vor der Uraufführung seines Films.

Jean Genet’s novel Querelle de Brest was published in 1947. In 1982, Rainer Werner 
Fassbinder made a movie adaptation starring Franco Nero, Brad Davis, and Jeanne 
Moreau.

Set in the French port city of Brest, Querelle tells the explicitly homoerotic story of 
Georges Querelle, a sailor, opium dealer, and murderer.

Warhol, who had been influenced by the book since the 1950s, visited Fassbinder 
and created designs for the movie poster. Over the course of several shoots in his 
studio, he photographed two shirtless men in a variety of poses.

The noticeable emphasis on the tongue evokes both intimacy and injury, represent-
ing a sexualized tension that can only end with death.

In the movie, Moreau sings a song titled Each Man Kills the Thing He Loves, which 
takes its lyrics from Oscar Wilde’s 1898 poem The Ballad of Reading Gaol. As the 
AIDS crisis emerged in the 1980s, this key theme from the film took on an unantici-
pated salience. Fassbinder died before the film premiered.



JOHN GIORNO, OLD LYME, CONNECTICUT, 1963

In Warhols Film John Giorno, Old Lyme, Connecticut folgen wir dem Blick eines  
Beobachters, der den Körper seines Geliebten eingehend betrachtet.  
Die Kamera zeichnet den in einer Hängematte ausgestreckten Körper nach, der  
mal entspannt, mal unruhig ist und versucht, das erwünschte Porträt des ganzen 
Körpers in Teilen darzustellen. 

Gilles Deleuze und Félix Guattari sprechen in Tausend Plateaus (1980) über Paul  
Cézanne und den Nahblick oder das haptische Sehen, bei dem das Auge das Ter-
rain, welches es nach und nach betrachtet, auch zu berühren scheint. Ein solches 
haptisches Sehen wendet Warhol auch hier auf seinen damaligen Partner an.

In Warhol’s film John Giorno, Old Lyme, Connecticut, we follow the gaze of an observer  
minutely studying the body of his lover. As that body lies stretched out in a hammock, 
by turns restless and relaxed, the camera traces its form and tries, part by part, to 
present the desired portrait of the whole.

In the book A Thousand Plateaus (1980), Gilles Deleuze and Félix Guattari discuss 
Paul Cézanne and “haptic sight,” an act of close looking in which the eye seems to 
touch the terrain it slowly surveys. It is this haptic gaze that Warhol turns on his for-
mer partner in this film.



JEAN-MICHEL BASQUIAT UND ELVIS PRESLEY

Im Ein- und Ausgangsraum hängt ein doppelter Elvis (Double Elvis, 1963) einem dop-
pelten Basquiat (Portrait of Jean-Michel Basquiat as David, 1984) gegenüber.

Die Arbeit Double Elvis bildet das Film- und Musikidol einer ganzen Generation ab: 
Elvis Presley. Seine Tanzschritte und Hüftbewegungen waren eine Sensation, die zwi-
schen Skandal und Ekstase zu verorten ist, und machten aus ihm ein Sexsymbol.  
Elvis in der Vervielfältigung darzustellen, verbindet das Filmische des bewegten 
Bildes und das Serielle der Pop-Art mit Warhols unersättlicher, immer noch mehr 
wollender Suche nach Schönheit.

Die Fotovorlage für Elvis stammt aus dessen Western Flaming Star von 1960. Die in 
Taillenhöhe gezogene Waffe weckt sexuelle Assoziationen, welche durch den Fokus 
auf diesen Köperbereich noch verstärkt werden.

Im selben Jahr, in dem Warhol Double Elvis malte, wurde auch Flaming Creatures 
von Jack Smith gedreht – ein queerer Undergroundfilm, der unter dem Vorwurf der 
Obszönität in 22 US-Staaten sowie in weiteren Ländern lange Zeit verboten war.

20 Jahre später, im Jahr 1984, fotografierte Warhol einzelne Körperteile seines en-
gen Freundes, des Künstlerkollegen Jean-Michel Basquiat: Hände, Arme, Brust, Kör-
permitte und Beine. Aus den Polaroids der einzelnen Körpersegmente setzte Warhol 
wiederum ein Abbild des gesamten Körpers zusammen. Für die monumentale Lein-
wandarbeit porträtiert Warhol Basquiat in der berühmten Pose eines seit Jahrhun-
derten weltberühmten Schönheitsideals – Michelangelos David –, und dies ebenfalls 
nicht nur einmal, sondern zweimal.

Auch hier spielt Warhol wie bei Elvis auf die Doppelung eines Schönheitsideals an. 
Basquiat war zu jener Zeit auf dem Höhepunkt seiner Karriere und einer der damals 
begehrtesten Künstler.

Die Arbeiten, die über 20 Jahre auseinanderliegen, verweisen auf Warhols Reper-
toire an Motiven und sein visuelles Vokabular: die Wiederholung, die Überhöhung, 
die Reihung, die Segmentierung und die Idealisierung. Dieses Vokabular lässt sich 
auch bei anderen Sujets der Ausstellung wie Mick Jagger, Jed Johnson oder Joe  
Dalessandro wiederfinden.

 



JEAN-MICHEL BASQUIAT AND ELVIS PRESLEY

In the exhibition foyer, a double portrait of Elvis (Double Elvis, 1963) hangs opposite  
a double portrait of Basquiat (Portrait of Jean-Michel Basquiat as David, 1984).

Double Elvis depicts the movie and music idol of an entire generation: Elvis Presley. 
His dance moves and gyrating hips turned him into a sex symbol and caused a sen-
sation that fell somewhere between scandal and rapture. Warhol’s portrait of Elvis  
in duplicate links the moving film image and the serial aspect of Pop Art with the  
artist’s insatiable, ever-desiring quest for beauty.

Double Elvis is based on a still from the 1960 Western Flaming Star. The drawn pistol 
held at waist level sparks sexual associations that are further heightened by the way 
the image focuses on this area of the body.

The same year Warhol painted Double Elvis, Jack Smith filmed Flaming Creatures,  
a queer underground film that was banned for many years on grounds of obscenity  
in twenty-two US states and a number of other countries.

Twenty years later, in 1984, Warhol photographed the various parts of the body—
hands, arms, chest, midriff, legs—of his close friend and fellow artist Jean-Michel 
Basquiat. Warhol then recombined these individual components to form a full-body 
portrait. In this monumental work on canvas, he depicts Basquiat, not once but twice, 
in the famous pose of an ideal of beauty that had already been famous for  
centuries: Michelangelo’s David.

In this work, Warhol plays with the doubling of his ideal just as he did in Double Elvis. 
At the time, Basquiat was at the pinnacle of his career and one of the most sought-
after artists of the day.

Separated by over two decades, these works highlight Warhol’s repertoire of motifs 
and his visual vocabulary of repetition, extreme stylization, serialization, segmentation, 
and idealization. He employed the same vocabulary when portraying other subjects 
in this exhibition, including Mick Jagger, Jed Johnson, and Joe Dallesandro.

 



BLOW JOB, 1964

Unter dem Filmtitel Blow Job wird über 36 Minuten hinweg ein Mann porträtiert, der 
offensichtlich voller Ekstase, Lust und emotionalen Wallungen eine angenehme kör-
perliche Erfahrung durchlebt. Da die Kamera nur seinen Kopf fokussiert, können die 
Zuschauer:innen den Grund für diese Ekstase allerdings nicht wirklich ausmachen. 
Der Titel suggeriert jedoch, was der Auslöser für diese leidenschaftliche Reaktion 
des Protagonisten ist.

Der Film wird von den 24 Bildern pro Sekunde, in denen er gedreht wurde, stumm 
und auf 16 Bilder pro Sekunde verlangsamt gezeigt.

Blow Job is the title of a thirty-six-minute film portrait of a man who is clearly under-
going a pleasurable physical experience that fills him with ecstasy, lust, and surges 
of emotion. Since the camera only shows his head, however, viewers cannot actually 
identify the cause of this ecstasy. Still, the title provides an idea of what may have 
triggered the protagonist’s impassioned response.

The film is silent. Though shot at twenty-four frames per second, it is slowed down 
for showings to sixteen frames per second.



SLEEP, 1963

Sleep ist ein Film aus dem Jahr 1963, der über 5 Stunden und 21 Minuten hinweg den 
schlafenden John Giorno zeigt. Die Kamera hält Warhols nackten Geliebten in unter-
schiedlichen Einstellungen auf äußerst sinnliche Weise fest. Gedreht wurde über 
mehrere gemeinsame Wochenenden in einem Haus auf dem Land in Lyme, Con-
necticut. Obwohl der Film mit 24 Bildern pro Sekunde in Standardgeschwindigkeit 
gefilmt wurde, entschied Warhol, ihn mit nur 16 Bildern pro Sekunde deutlich langsa-
mer abzuspielen. Diese Methode kombiniert mit der extrem langen Dauer der Filme 
stellte eine komplett neuartige Ästhetik im Film dar und wurde von Warhol ab 1963 
oft angewendet – beispielsweise in seinem achtstündigen Film Empire.

The movie Sleep (1963) depicts a sleeping John Giorno for five hours and twenty-one  
minutes. In an exceptionally sensual fashion, the camera records Warhol’s nude lover  
in various positions. Filming took place over multiple weekends spent together at a 
country house in Lyme, Connecticut. Although the film was shot at the normal rate 
of twenty-four frames per second, Warhol decided to show it at the much slower speed 
of just sixteen frames per second. This method, combined with the movie’s extremely 
long duration, presented an entirely new cinematic aesthetic, to which Warhol fre-
quently returned in subsequent years—for example, in the eight-hour film Empire.



THE WRESTLERS, 1982

Während einer im Jahr 1977 unternommenen Reise nach Paris hielt Warhol seine 
Ambivalenz in Bezug auf die Porträtmalerei fest. Ein zweistündiger Besuch der  
Sonderausstellungen und der permanenten Sammlung im damals neuen Centre 
Pompidou inspirierte ihn stark. Er notierte in seinem Tagebuch: „Ich wollte am liebsten 
so schnell wie möglich zum Malen nach Hause und aufhören, Gesellschaftsporträts 
zu machen.“ Während seines Besuchs in Paris war er höchstwahrscheinlich auch 
im Louvre und sah dort die Ringer. Diese Marmorskulptur aus dem 17. Jahrhundert 
ist eine Kopie des Originals aus dem 1. Jhd. v. Chr., das heute in den Uffizien in Florenz 
steht. Sie zeigt zwei auffallend muskulöse nackte Männer beim Ringkampf. Das Foto, 
welches Warhol 1982 von dieser Skulptur machte, ist in dieser Ausstellung zu sehen.

During a 1977 trip to Paris, Warhol recorded his ambivalence about portraiture. Two 
hours in the special exhibitions and permanent collection galleries of the new Centre 
Pompidou made him feel energized, and he noted in his diary: “I wanted to just rush 
home and paint and stop doing society portraits.” During his visit to Paris, he most  
likely also visited the Louvre and saw The Wrestlers. This seventeenth-century marble 
sculpture is a copy of the original from the 1st century BC, now housed at the Uffizi in 
Florence. It shows two heavily muscled nude men wrestling. The photo Warhol took 
of this sculpture in 1982 is on view in this exhibition.

 



STUDIES FOR A BOY BOOK, 1956

Nach einem erfolgreichen Karrierebeginn in New York als zunehmend angesehener 
Illustrator stand Warhol in den 1950er-Jahren finanziell auf sicheren Beinen. So konnte 
er sich wieder vermehrt seinen Zeichnungen zuwenden, die schon ab den 1940er-
Jahren figurativ Schönheit abbildeten. Warhol war damals stark inspiriert von Jean 
Genet, wie auch die am Valentinstag, dem 14. Februar 1956 eröffnete Ausstellung 
Studies for a Boy Book in der Bodley Gallery in New York zeigte. Zu sehen waren 
männliche Akte mit sehr intimen, sinnlichen und erotischen Konnotationen und  
Darstellungen junger Männer in privaten Momenten – sei es bei einer liebevollen  
Umarmung, einem Kuss oder expliziteren Handlungen. Die Werke zeigen eine  
emotionale Verletzlichkeit, die in Warhols Œuvre sonst kaum zu finden ist.  
Leider hatte diese ihm äußerst wichtige Ausstellung nicht den erwarteten Erfolg.

Die Zeichnungen sind Vorläufer des später mit seiner Fotokamera vorgenommenen 
obsessiven Festhaltens von Menschen und Momenten. Die Kamera sollte ihn zu  
diesem Zweck schließlich ständig begleiten. 

Having successfully launched his career in New York as an increasingly well-respected  
illustrator, Warhol found himself on a solid financial footing in the 1950s. This al- 
lowed him to return more frequently to his drawings, which had focused on the  
depiction of figurative beauty since the 1940s. Jean Genet was Warhol’s great  
inspiration in those days, as evidenced by his exhibition Studies for a Boy Book, 
which opened on February 14, 1956—Valentine’s Day—at Bodley Gallery in New York. 
The show consisted of male nudes with highly intimate, sensual, and erotic overtones, 
as well as pictures of young men in private moments: a loving embrace, a kiss, and 
more explicit acts. These works reveal an emotional vulnerability that is otherwise  
almost completely absent from Warhol’s oeuvre. Unfortunately, though this exhibition 
was so important to him, it was not the success he had hoped for.

The drawings are precursors to Warhol’s obsessive photographic documentation of 
people and moments in his later years, when the camera became his constant  
companion.



A GOLD BOOK, 1957

Das illustrierte Buch A Gold Book (1957) stellt eine von Warhols frühsten Druckserien 
dar. Das Buch war für den Versand an potenzielle Auftragnehmer:innen, wie  
Modemagazine, gedacht. Die Seiten sind gefüllt mit romantischen Darstellungen 
verträumt blickender Männer und fragilen, zart kolorierten Blumen.

Das Cover von A Gold Book zeigt James Dean – den legendären Schauspieler, der 
1955 mit nur 24 Jahren starb – in seiner berühmten Pose an der Wand lehnend.

Die Drucke der Serie beschriftete Warhols Mutter von Hand.

Für seine frühen Papierarbeiten verwendete Andy Warhol oft eine Blotted-Line- 
Technik, die es ihm ermöglichte, seine Illustrationen direkt auf ein anderes Blatt zu 
übertragen. Zunächst fertigte er eine Bleistiftzeichnung auf nicht saugfähigem  
Papier an. Diese ursprüngliche Zeichnung wurde mit einem Füllfederhalter einge-
färbt, bevor die Tinte auf ein weiteres Blatt Papier gepresst wurde. So entstand der 
Effekt einer leicht unterbrochenen, „fleckigen“ Linie, der in dieser Serie und auch in 
vielen anderen Zeichnungen der Ausstellung zu sehen ist.

This illustrated volume titled A Gold Book (1957) was one of Warhol’s first print series. 
It was intended to be sent out to potential clients such as fashion magazines. The 
pages are filled with romantic drawings of dreamy-looking men and fragile, deli- 
cately colored flowers. The cover depicts James Dean—the legendary actor who 
died in 1955 at the young age of twenty-four—leaning against a wall in a now- 
famous pose. The hand-lettering on the prints was done by Warhol’s mother.

For his early works on paper, Warhol often used a blotted-line technique that allowed 
him to transfer his illustrations directly to another sheet of paper. He began by drawing 
in pencil on nonabsorbent paper. This original drawing was inked with a fountain pen, 
and then the ink was pressed onto a second sheet of paper. This created the effect 
of an intermittent, “stippled” line, as we can see in this series and many of the other 
drawings in the exhibition.
 
 



EMANZIPATIONSBEWEGUNG HOMOSEXUELLER  
MÄNNER UND FRAUEN IN DEN USA 
THE GAY LIBERATION MOVEMENT IN THE UNITED STATES

Als sich in den Vereinigten Staaten der 1970er-Jahre allmählich ein liberaleres Den-
ken durchsetzte, erlebte der New Yorker Nachtclub Studio 54 seine Blütezeit. Vor 
allem in den homofeindlichen 1950er- und frühen 1960er-Jahren war es noch kaum 
möglich, offen und ohne Angst queer zu leben. Unter Senator McCarthy und der 
späteren sogenannten „Lavender Scare“ (wörtlich etwa „lila Panik“) verloren zahlrei-
che Homosexuelle im Bundes- und Regierungsdienst aufgrund moralisch begründeter 
Bedenken ihren Arbeitsplatz. Auch wurden im Rahmen der sogenannten Sodomie-
gesetze gleichgeschlechtliche sexuelle Handlungen oft mit Gefängnisstrafen ge-
ahndet, was weiter zur Abwertung und Unterdrückung queeren Begehrens beitrug. 
Erst 2003 hob der Supreme Court (Oberster Gerichtshof) alle diesbezüglichen straf-
rechtlichen Verbote in den gesamten USA auf. Die Stonewall-Unruhen im Jahr 1969 
markierten eine neue Ära, in der homosexuelle und trans Menschen offener gegen 
Diskriminierung und für Akzeptanz kämpften. In Städten wie New York und San Fran-
cisco wurde die queere Szene immer sichtbarer.

The New York nightclub Studio 54 reached the height of its popularity in the 1970s, 
when a more liberal attitude was taking hold in the United States. Previously, it had 
been nearly impossible to live a queer life openly and without fear, especially in the 
homophobic 1950s and early 1960s. Senator Joseph McCarthy and the “Lavender 
Scare” that followed in his wake caused countless homosexual employees of the  
federal government to lose their jobs due to “morality”-related concerns. Same- 
gender sex was also punishable in many cases by imprisonment under the era’s  
“sodomy laws” as they were termed, which further contributed to the denigration 
and suppression of queer desire. Not until 2003 did the US Supreme Court strike 
down all such criminal penalties nationwide. The 1969 Stonewall riots marked a  
new era in which homosexual and trans people began fighting more openly to be 
accepted and to end discrimination. In New York, San Francisco, and other cities, 
the queer scene became more and more visible.
 
 



DRELLA

Zu Beginn des Rechercheprozesses trug die Ausstellung einen anderen Titel: Drella. 
Die anderen Warhols. Dieser Titel hätte einen von Warhols Spitznamen aufgegriffen 
– ein Portemanteau-Wort aus Dracula, dem blutsaugenden Vampir, und Cinderella,  
dem armen, schmutzigen Mädchen, das zur Prinzessin wird. In dieser Version hätte 
sich die Ausstellung vor allem auf die Brüche und Widersprüche in Warhols Persön-
lichkeit konzentriert. Die zentrale Herausforderung wäre gewesen, die persönlichen 
und fragilen Seiten Warhols zu beleuchten als auch die getriebenen, aggressiven 
und durchaus machtbewussten Momente zu zeigen.

Im Verlauf der Recherchen wurde aber deutlich, dass all diese Aspekte zu verschie-
denen Zeiten unterschiedlich ausgeprägt waren. Auch wenn sich ein roter Faden 
durch die Ausstellung zieht: Im Vordergrund stehen die Verwandlungen, die Warhol 
durchlief. Nicht selten waren sie Reaktionen auf gesellschaftliche Intoleranz, die das 
Verstecken und Verbergen queeren Begehrens lebensnotwendig machte.

Ein besonders einschneidendes Ereignis waren zudem die Schüsse von Valerie Sola-
nas im Jahr 1968, in deren Folge Warhol kurzfristig sogar für klinisch tot erklärt wur-
de. Für den Rest seines Lebens musste sein Körper dauerhaft mit festen Verbänden 
eingewickelt werden.

Wegen solcher Brüche, die oft von außen kamen, schien es zu einfach, die Ausstellung 
auf eine simple Dichotomie zu reduzieren. Andy Warhol. Velvet Rage and Beauty  
versucht daher vor allem, die Biografie des Künstlers vor dem Hintergrund (queeren) 
Zeitgeschehens in seiner Lebenszeit von 1928 bis 1987 zu reflektieren.



DRELLA

This exhibition had a different title when the research process began: Drella: The Other 
Warhols. This referenced Warhol’s nickname, a portmanteau of the bloodsucking 
vampire Dracula and the the poor, grubby girl Cinderella who becomes a princess. 
That version of the show would have focused primarily on the splits and contradic-
tions in the artist’s personality. The main challenge there would have been shining 
a light on Warhol’s intimate, fragile side while also revealing moments when he was 
driven, aggressive, and thoroughly aware of his power.

As the research continued, however, it became clear that all these aspects manifested 
themselves to varying degrees at different times. Still, Warhol’s transformations  
remained the most important thread running through the exhibition. These transfor-
mations were often reactions to societal intolerance that made concealing and  
camouflaging queer desire a vital necessity.

An especially pivotal event was Warhol’s shooting by Valerie Solanas in 1968, as a  
consequence of which he was actually briefly declared clinically dead. For the rest 
of his life, he had to wear a surgical corset at all times.

Because of these ruptures, many of which came from without, it seemed too easy 
to reduce the exhibition to a simple dichotomy. Therefore, the aim of Andy Warhol:  
Velvet Rage and Beauty is, above all, to reflect upon the artist’s biography as  
viewed against the backdrop of the (queer) historical events of his lifetime, spann- 
ing 1928 to 1987.


