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Wer in der Kunst nach Seelenruhe sucht, der sollte vielleicht
lieber  seinen  Zier-Buddha  im  Garten  betrachten.  In  der
Düsseldorfer  Stoschek  Collection  braucht  der  Mensch  eine
Bereitschaft,  die  Aufmerksamkeit  strapazieren  zu  lassen.
Videokunst, diese subjektive Verwendung der Filmtechnik ohne
cineastische Absicht, ist nichts für schwache Nerven.

Installationsansicht  –  Vorn
links:  Charles  Atlas  „Hail
the New Puritan“ (1985/86),
16-mm-Film, transferiert auf
Video. Vorn rechts: Wolfgang
Tillmanns  „Heartbeat  /
Armpit“ (2003), Video 2’27.
(Foto: Simon Vogel, Köln – ©
Julia Stoschek Foundation e.
V.)

Besonders herausfordernd wirkt eine Ansammlung von Videokunst
ohne den üblichen Ausgleich durch Bilder oder Skulpturen. Für
Julia Stoschek, die Sammlerin, Sponsorin und Stifterin eines
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europaweit  einmaligen  Ausstellungshauses  für  nichts  als
flimmernde, immaterielle Werke, gibt es nichts Spannenderes.

Pressekonferenz  an  der  Düsseldorfer  Schanzenstraße  54,  dem
kühlen Tempel der unfassbaren Kunstform, wo zum zehnjährigen
Bestehen  eine  Schau  unter  dem  „Generation  Loss“
(Generationsverlust) arrangiert wurde. „Wir warten noch auf
Frau Stoschek“, heißt es. Und dann schwebt sie die graue, raue
Treppe herab zu uns – das mondäne Schneewittchen unter den Big
Spendern:  eine  bleiche,  perfekt  geschminkte  Schönheit  mit
pechschwarzem  langem  Haar,  elfenhaft  schlank  auf
atemberaubenden rosa Stöckelstiefeln: „Guten Morgen“, lächelt
sie.

Die Schöne und ihre Geheimnisse

Dass  man  Julia  Stoscheks  Erscheinung  nicht  beachtet,  ist
unmöglich,  auch  wenn  sie  sich  mit  betont  intellektueller
Attitüde  von  der  Welt  des  Luxus  und  der  Modegeschöpfe
distanziert. Sie spricht viel und unbeirrt über die Relevanz
von „time-based media“, die zeitbezogene Medienkunst. Über ihr
Leben und ihre lang geheime Liebe zu Springer-Chef Mathias
Döpfner äußert sich die Mutter eines 2016 geborenen Sohnes
nicht. Das überlässt sie dem Klatsch der Magazine.

Aber  gerade  das  Geheimnis,  das  sie  umgibt,  macht  die  42-
jährige  Milliardärin  und  Gesellschafterin  der  Brose
Fahrzeugteile GmbH zu einer der viel beachteten Figuren in der
internationalen Kunstszene. Sie ist unsere Peggy Guggenheim
der Gegenwart und bringt Glamour ins bürgerliche Einerlei. Zu
ihren  Vernissagen  treffen  internationale  Künstler  und
Galeristen  auf  geschmeichelte  Vertreter  der  regionalen
Society.

Die  Unterstützung  durch  die  eher  biedere  Düsseldorfer
Kulturpolitik lässt hingegen zu wünschen übrig. Die Sammlung
Stoschek profitiert nicht von vorhandenen musealen Strukturen,
und es dauerte zehn Jahre, bis auch nur ein Wegweiserschild



aufgestellt wurde. Dass Stoschek im letzten Jahr eine Filiale
ihrer  Collection  in  der  offenherzigen  Hauptstadt  Berlin
eröffnete, scheint hier niemanden zu beunruhigen.

Die Ausstellung ist selbst eine Kunst

Immerhin steht fest, dass Julia Stoschek ihre Düsseldorfer
Zentrale, eine von den Berliner Architekten Kuehn Malvezzi
umgebaute Rahmenfabrik am Rand von Oberkassel, mehr schätzt
als die weniger idealen Berliner Räumlichkeiten: „Ich liebe
das Haus!“ Ohne Zögern hat sie für die Jubiläumsausstellung
gläserne  Lärmschutzwände  einbauen  lassen.  Was  die  Zukunft
bringt, weiß niemand, aber in den nächsten zwölf Monaten kann
man  hier  in  Düsseldorf  eine  faszinierende  Ausstellung  zur
Geschichte der Videokunst sehen: 48 Werke, die keineswegs alle
erst gestern, sondern in den letzten 50 Jahren entstanden
sind.

Und  das  Besondere:  Die  Präsentation  ist  eine  Art
übergeordneter Rauminstallation. Denn da war kein Kurator am
Werke, sondern ein junger Videokünstler ohne falsche Scheu. Ed
Atkins, 1982 in Oxford geborener Wahl-Berliner, nutzt digitale
Kopien älterer Schmalfilme und Videos, um sie gleichrangig und
gleichformatig  mit  neueren  Arbeiten  zu  konfrontieren.  Der
„Generation Loss“ aus dem Titel bezieht sich auf den Verlust
des  Originals  ebenso  wie  auf  die  Ablösung  der
Künstlergeneration und überhaupt auf das Entschwinden aller
Dinge und Gewissheiten. Der Gedanke der Vergänglichkeit treibt
die heutigen Technik-Freaks genauso um wie einst die Maler des
Barock.

Was entsteht und verschwindet

Mit einer stummen Live-Projektion der aktuellen Sky-News zeigt
Atkins, was er meint. Kaum gesehen, schon zerronnen sind die
Bilder der Stunde, die Aufregung über Anschläge, Katastrophen,
Wetterberichte. Der Amerikaner Ian Cheng bezieht sich nicht
auf die Realität. Er entwickelt kunstvoll stilisierte Figuren,



die nach Art eines Videospiels in Echtzeit agieren, wobei
immer neue Szenarien entstehen.

Im nächsten Raum, abgetrennt durch eine gläserne Wand, hat
Atkins wild geschnittene Punkclub-Szenen aus den 1980er-Jahren
von Charles Atlas mit einem kurzen Video-Loop von Wolfgang
Tillmanns  kombiniert,  der  2003  nichts  als  die  Achselhöhle
eines jungen Mannes zeigt, in der man den Herzschlag pochen
sieht.

Installationsansicht  –
Links: Bruce Nauman „Walking
in  an  exaggerated  manner
around  the  perimeter  of  a
square“  (1967/68),  16-mm-
Film,  transferiert  auf
Video.  Rechts:  Klara  Lidén
„Paralyzed“ (2003, Video 3′
(Foto: Simon Vogel, Köln / ©
Julia Stoschek Foundation e.
V.)

So  kommt  es  zu  den  seltsamsten  Begegnungen.  Während  Paul
McCarthy 1974 auf die Kameralinse spuckt („Spitting on Camera
Lens“),  lässt  Douglas  Gordon  2003  eine  Männer-  und  eine
Frauenhand miteinander kämpfen. Das berühmte Performance-Paar
Ulay  und  Marina  Abramovic  knallt  1976  im  Laufen  mit  den
nackten Körpern gegeneinander, bis es auch dem Betrachter weh
tut.  Dann  bemerkt  man  auf  der  linken  Seite,  wie  Konzept-
Altmeister Bruce Nauman als junger Mann in einem Schwarzweiß-
Film  der  1960er-Jahre  um  die  auf  den  Boden  gezeichneten
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Umrisse eines Quadrats spaziert („Walking in an exaggerated
manner  around  the  perimeter  of  a  square“),  und  rechts
verausgabt sich Patty Chang 2003 beim „Fan Dance“ in einem
Strudel aus Dreck und Farbe.

Das Innere nach außen gekehrt

Immer  wieder  geht  es  in  der  Videokunst  um  die  Enthüllung
neurotischer Strukturen und Zwangshandlungen, das Innere wird
nach außen gekehrt. Ein bisschen Witz kann auch mal dabei
sein, zum Beispiel, wenn die Abramovic sich mit einem Vollbart
in einen Mann verwandelt. Schwindelerregende Effekte kann es
geben wie in Dara Friedmans „Revolution“, wo ein Mann wie eine
Fliege  an  der  Wand  und  der  Decke  läuft,  weil  sich  die
Perspektive dreht. Und manchmal wird man ganz andächtig wie
vor dem „Sanctus“ von Barbara Hammer, die 1990 zu Bachmusik
eine  Art  Totentanz  aus  experimentellen  Röntgenfilmen  der
1950er-Jahre schuf.

Atkins zeigt diese beeindruckende Arbeit in einem Einzelraum.
Wenn er Filme kombiniert, so achtet er auf die Abstimmung von
Bild und Ton. Um mit Shakespeare zu sprechen: Ist es auch
Wahnsinn, so hat es doch Methode. Und eine strenge Ordnung.
Durch die gläsernen Akustikwände vermeidet Atkins die sinnlose
Kakofonie, die so oft durch die räumliche Nähe verschiedener
Videos entsteht. Die allzeit sich verändernden Bilder aber und
ihre Spiegelungen sind weithin zu sehen – und vom Künstler
bewusst arrangiert.

Der  Besucher  begegnet  sich  selbst  als  Spiegelbild  oder
Schattenriss inmitten der Gesamtkonstellation. Da flimmern die
Gefühle wie die Projektionen. Ja, Videokunst ist nicht nett
wie die Katzenfilmchen auf Facebook. Sie ist manchmal sogar
eine  Qual.  Aber  man  kann  sich  ihr  nicht  entziehen.  Ihre
nervöse Flüchtigkeit ist nur eine treffliche Metapher für die
Vanitas, in der wir alle leben. Daran ändert auch der Buddha
im Garten nichts.



„Generation Loss: 10 Years of the Julia Stoschek Collection“:
Bis 10. Juni 2018 an der Schanzenstraße 54 in Düsseldorf-
Oberkassel. Geöffnet bei freiem Eintritt jeweils Samstag und
Sonntag, 11 bis 18 Uhr. Öffentliche Führungen (Gebühr 10 Euro)
gibt es seit dem 11. Juni alle 14 Tage sonntags, jeweils 12
und 15 Uhr. Anmeldung unter www.julia-stoschek-collection.net


