
Richard  Hamilton:  Bilder
jenseits von Ort und Zeit
geschrieben von Bernd Berke | 14. Juli 2008
Bielefeld. Richard Hamilton (86), einer der Urväter der Pop-
Art, ist ein mitteilsamer älterer Herr. Zu jedem seiner Bilder
fallen ihm allerhand liebevolle Details ein: Beispielsweise,
wie seine Frau sich als Modell benommen hat (nämlich nicht
immer fügsam).

Manchmal sind solche Anekdoten erhellend, oft aber auch nicht.
Der Mann verrätselt seine Werke eben gern. Und dazu lächelt er
weise.

Berühmt wurde der Brite 1956 mit einer Collage vom „trauten
Heim“. Rund um ein ach so modernes Paar versammelte er in
scheinbar wirrer, doch wohlberechneter Vielfalt vorgefundene
Abbildungen  von  Konsumgegenständen.  Schöne  neue
Wirtschaftswunderwelt. Irgendwo im Bild tauchte das Wort „Pop“
auf, das später einer ganzen Kunstrichtung den Namen gab.
Wollte man ein wenig übertreiben, so könnte man sagen: Ohne
Hamilton kein Andy Warhol und kein Roy Lichtenstein.

Vexierbilder aus Fotografie, Malerei und Computer-Schöpfung

Die Bielefelder Kunsthalle kommt nun auf den großen Anreger
Hamilton zurück und nennt die Schau „Virtuelle Räume“. Die
Werke der letzten 15 Jahre sind vielfach Vexierbilder, gemixt
aus Fotografie, Malerei und Computer-Schöpfung.

Etwas ratlos steht Hamilton vor seinen Bildern: Selbst der
Künstler  vermag  nicht  mehr  genau  zu  sagen,  wo  etwa  eine
fotografierte Fläche aufhört und wo die gemalte anfängt. Die
Tarnung der Nahtstellen (unter anderem mit Spezialpulver) ist
ihm also perfekt gelungen. Er hat nicht nur uns alle, sondern
gleichsam auch sich selbst überlistet.

https://www.revierpassagen.de/3448/richard-hamilton-bilder-jenseits-von-ort-und-zeit/20080714_2256
https://www.revierpassagen.de/3448/richard-hamilton-bilder-jenseits-von-ort-und-zeit/20080714_2256


Hamilton  trägt  immer  wieder  neue  Bedeutungs-Ebenen  in  ein
Bildmotiv. Mit jeder Zutat oder Wegnahme wird die Darstellung
anders „aufgeladen“. Eins von vielen Beispielen: Erst ist da
nur ein Stuhl mit Tisch, dann kommt auf dem nächsten Bild der
Reihe  eine  penibel  konstruierte  Raumgeometrie  hinzu,
schließlich  sitzt  eine  nackte  Frau  auf  dem  Stuhl  und
telefoniert. Und weiter: Mal wird ihr Gesicht „herangezoomt“,
dann sieht man sie in der Totale, immer aber schimmert ihre
Haut wie Seide. Der Titel „Die Verkündigung“ weckt biblische
Vorstellungen, setzt also einen Kontrast zur Banalität des
Telefonats.

Erkenntnis durch fortwährende Verfremdung

Immer  wieder  neue  Ansichten,  andere  Kombinationen.
Vielschichtige  Serien,  fürwahr.  Weitere  Werke  sind  ähnlich
gefügt, sie bergen stets überraschende „Sehfallen“ . Es ist
bei Hamilton keine „Masche“, sondern ein Zugang zur Welt, der
auf Erkenntnis durch fortwährende Verfremdung aus ist.

Hamilton, der im Zweiten Weltkrieg zeitweise als technischer
Zeichner  gearbeitet  hat,  war  seither  stets  begierig  auf
neueste Ausrüstungen. Als einer der ersten Künstler überhaupt
hat er mit anfangs noch schlappen Computern gearbeitet. Und
bis heute hadert er damit, dass die Drucktechniken immer noch
nicht vollkommen sind.

Wundersam, dass derart avancierte Verfahren zuweilen in Bilder
münden, die Geist der Renaissance zu atmen scheinen. So hat
Richard  Hamilton  Fotografien  der  Torbögen  aus  dem
florentinischen  Kloster  San  Marco  innig  verwoben  mit
zeichenhaften  Kreuzweg-Kürzeln  von  Henri  Matisse  –  und
wiederum  mit  nackten  Frauen,  die  ätherisch  schön  aus  den
Klostertüren schreiten. Drei Welten werden da zu einer Sphäre
verschmolzen – jenseits von Ort und Zeit, daher fast schon
überirdisch.

Richard Hamilton. Kunsthalle Bielefeld, Artur-Ladebeck-Str. –



Bis 10. August. Di, Do, Fr, Sa, So 11-18, Mi 11-21 Uhr.
Eintritt 7 Euro. Zwei kleine Kataloge zusammen 28 Euro.

________________________________________________

ZUR PERSON

Dies ist die Zukunft

Richard Hamilton wurde am 24. Februar 1922 in London
geboren.
1936 Job in der Werbeabteilung einer Elektrofirma
1941-1945 Arbeit als technischer Zeichner
1948-1951 Kunststudium
1952  Lehrauftrag  für  Silberschmieden,  Typographie  und
Industriedesign
1956  Schau  „This  is  Tomorrow“  (etwa:  Dies  ist  die
Zukunft) mit dem Bild, das später der Pop-Art den Namen
gab.
1979 und 1992 umfassende Werkschauen in der Londoner
Täte Gallery.
1997 Arnold-Bode-Preis der documenta
2007 Max-Beckmann-Preis.

(Der Beitrag stand am 14. Juli 2008 in der „Westfälischen
Rundschau“)

Alles ist schön – besonders
das Geld / Ein Phänomen des
Zeitgeistes:  Heute  vor  20
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Jahren starb der Pop-Künstler
Andy Warhol
geschrieben von Bernd Berke | 14. Juli 2008
Von Bernd Berke

Der Kerl war ziemlich unfassbar, und er gibt bis heute Rätsel
auf. Eine verstörend maskenhafte Erscheinung war diese bleiche
männliche Diva – mit starkem Hang zu Kommerz und Glamour, doch
auch zum düsteren Inferno des Lebens. Heute vor 20 Jahren ist
der  legendäre  Pop-Künstler  Andy  Warhol  nach  einer  Gallen-
Operation gestorben – unter letztlich ungeklärten Umständen.

Der vormalige, schon gegen Ende der 50er Jahre gut bezahlte
Werbegrafiker  hat  nach  1960  gar  vieles  in  die  Kunst
eingeschleust, was vorher nicht drin war. Vor allem: blanke
Reklame-Ästhetik,  grelle  Konsum-Fetische.  Und  eine  „coole“
Haltung, wie man sie vorher kaum gekannt hatte. Nicht nur die
Kunst, auch die Gestalt des Künstlers hat sich mit ihm noch
einmal schillernd gewandelt. Gelegentlich hat Warhol gar das
Menschenbild  überschritten  und  sich  zum  quasi  maschinellen
Phänomen stilisiert.

Glorienschein für die banale Welt der Waren

Bevor  die  Linke  sich  anschickte,  den  „Konsum-Terror“  zu
geißeln,  glorifizierte  Warhol  die  banale  Warenwelt  mit
Serienbildern  von  Campbell’s-Suppendosen,  Cola-Flaschen  und
Dollarnoten, die unter seiner Hand zu Ikonen der Zeit wurden.
Ehe liebreizend harmlose Hippies von befriedeten Blumenwelten
träumten,  vervielfältigte  er  1963  ungeniert  schockierende
Pressefotos von Unfällen und Selbstmördern ins Riesenhafte.
Und wo andere mal vorsichtig Haschisch probierten, kursierten
in Warhols kaputten Kreisen ganz selbstverständlich die harten
Drogen.

Andy Warhol hat sich und seine Kunst vermarktet wie niemand
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zuvor. Ja, er hat just Geschäfte als Kunstform gepriesen.
Zitat:  „Ein  gutes  Business  ist  die  faszinierendste  Kunst
überhaupt.“ So könnte auch ein Börsen-Guru reden. Joseph Beuys
behauptete,  jeder  Mensch  könne  ein  Künstler  sein.  Warhol
postulierte: „Alles ist schön.“

Anything goes – auch schon mit Videotechnik

Klingt  ja  wirklich  tolerant,  kann  aber  geradewegs  auf
Verächtlichkeit  und  auf  fürchterliche  Nivellierung
hinauslaufen. Alles gilt dann gleichermaßen viel oder wenig.
Warhol ist Vorläufer einer so genannten Postmoderne, die sich
um  ästhetische  Wertigkeiten  und  Hierarchien  nicht  mehr
bekümmert:  Anything  goes.  An  der  Spitze  des  Zeitgeistes
betrieb er seine Sache so multimedial, wie es seinerzeit nur
irgend möglich war. Auch die Videotechnik hat er als einer der
ersten Künstler genutzt. Hätte er das Internet schon gekannt,
so hätte er es wohl entscheidend mitgeprägt.

In seiner New Yorker „Factory“ (Fabrik) jedenfalls, wo sich
Durchgeknallte  jeder  Sorte  unter  seinem  Leitstern  ausleben
durften, entstanden nicht nur Siebdruck-Bilder (Porträt-Motive
von Monroe bis Mao) wie am Fließband. Hier tobte sich die von
Warhol  geförderte  Rockformation  „Velvet  Underground“  (Lou
Reed,  John  Cale,  Nico  &  Co.)  im  Stroboskop-Gewitter  aus.
Warhol  schuf  das  berühmte  Bananen-Cover  der  finster
charismatischen  Gruppe.

Monströse Filme aus der „Factory“

Im Umfeld der „Factory“ entstanden monströse Filme wie etwa
„Empire“  –  ein  achtstündiger,  starrer  Kamerablick  auf  das
Empire  State  Building.  Oder  wüste  Streifen  mit  schäbigem
Porno-Touch  wie  „Flesh“,  „Trash“,  „The  Chelsea  Girls“  und
„Blue Movie“. Es war Warhol keinesfalls wurscht, was diese
chaotische Werkstatt ausstieß. Alles musste am Ende seinen
Stempel tragen. Trotz allem Laissez-faire ließ er in diesem
Punkt nicht mit sich spaßen. Er galt als „Kontrollfreak“.



Wie ein Vampir, der das Leben aussaugt, fotografierte Warhol
alles und jeden mit seiner Polaroid-Sofortbildkamera (damals
eine avancierte Apparatur), am liebsten freilich Prominenz wie
etwa Brigitte Bardot oder Bianca Jagger, die er auch bei den
berüchtigten Partys im New Yorker „Studio 54″ um sich scharte.
Denn da witterte er stets schon den Duft des Geldes, das diese
Bilder einbringen würden. Er verlangte (und bekam) alsbald um
die 30 000 Dollar für jedes Porträt.

Apropos: Die Preise für seine Werke haben jüngst noch einmal
enorm zugelegt. Ein Mao-Bildnis von 1972 erzielte kürzlich in
New York den Rekordpreis von 17,4 Millionen Dollar. Solche
Zahlen hätten Warhol sicherlich gefallen.

_____________________________________________________

ZUR PERSON

Eltern aus der Slowakei

Warhol wurde am 6. August 1928 als Andrej Warhola in
Pittsburgh (USA) geboren.
Seine Eltern waren slowakische Einwanderer.
Mit 21 zog er nach New York, wurde Werbegrafiker und
zeichnete  für  Magazine  wie  „Glamour“,  „Vogue“  oder
„Harper’s Bazaar“.
Seine erste Ausstellung als Künstler hatte er 1962 in
einer  Galerie  in  Los  Angeles.  Er  zeigte  Bilder  von
Campbell’s-Suppendosen.
1963 gründete er die „Factory“ in New York.
1968  schoss  die  radikale  Frauenrechtlerin  Valerie
Solanas auf Warhol. Er wurde lebensgefährlich verletzt.
Später vermarktete er jene Bilder, die durch die Schüsse
durchlöchert worden waren .. .

 



Sex wie aus dem Supermarkt –
Tom  Wesselmann,  eine
Leitfigur  der  Pop-Art,  ist
mit 73 Jahren gestorben
geschrieben von Bernd Berke | 14. Juli 2008
Von Bernd Berke

Zu Beginn der 60er Jahre sind die Bilder des Tom Wesselmann
grelle Schocks: Nackte, laszive Frauengestalten rekeln sich da
– ohne Gesichter, ohne persönlichen Umriss. Als grellrotes
Signal lockt zwischen großflächigen Fleischfarben oft nur ein
sinnlich geöffneter Mund.

Die Kunstwelt trauert um den Mann, der mit solchen Visionen
Zeiterscheinungen auf den bildlichen Begriff gebracht hat: Tom
Wesselmann ist, wie jetzt bekannt wurde, am letzten Freitag
mit 73 Jahren nach einer Herzoperation in einer New Yorker
Klinik gestorben.

Die  anonymen  Leiber,  die  er  malte,  bleiben  reduziert  auf
sexuelle Merkmale und sind zu jeder lüsternen Tat bereit.
Diese „Great American Nudes“ verheißen Genuss ohne Reue. Ein
offensiver Appell wie aus dem Supermarkt: Alles ist vorhanden,
greif sofort zu. Längst erkennen wir darin typische Embleme
der 1960er, die sich so freizügig gaben und verdünnt bis heute
wirken.

Der Körper als Angebot in der Warenwelt

Solche Gemälde sind „Klassiker“ mit seherisch-diagnostischer
Kraft. Der zunehmende Warencharakter der Sexualität leuchtet
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bereits  auf,  die  allseitige  Verfügbarkeit  des  Körpers  als
eines unter vielen „Angeboten“. Weibliche Brüste etwa, zumeist
im sichtlich erregten Zustand, konkurrieren auf Wesselmanns
collagierten, geradezu schaufensterhaften Bildern mit allerlei
Botschaften der Reklamewelt.

Nicht so glamourös wie der Medienstar Andy Warhol und weniger
auf  ein  Markenzeichen  (Comic-Adaptionen)  fixiert  als  Roy
Lichtenstein, gilt Wesselmann als ein weiterer Pionier der
Pop-Art. Er selbst mochte sich ungern einsortieren lassen.
Welcher Künstler will schon einem „Verein“ angehören?

Anfangs auf Pollocks Spuren

In den 50er Jahren malt Wesselmann, wie damals in den USA
üblich,  auf  Jackson  Pollocks  Spuren  im  heftig  gestischen
Geiste des abstrakten Expressionismus. Auf diesem Felde lassen
sich  allerdings  bald  kaum  noch  individuelle  Besonderheiten
schärfen. Schon deshalb ist es wohl folgerichtig, sich dem
Gegenständlichen zuzuwenden. Vielleicht hilft Wesselmann dabei
eine vorübergehende Tätigkeit als Cartoon-Zeichner.

Als  treibende  Kräfte  kommen  zudem  eine  neue,  dauerhafte
Liebesbeziehung (mit seiner späteren Frau Claire) und eine
langwierige Psychoanalyse mit offenbar befreiender Wirkung in
Betracht. Sie geben seinem Leben wohl neue Richtung und Halt.
Und die ausgiebige Seelenschau schmälert durch „Heilung“ nicht
etwa die kreativen Impulse. Trostreiche Erkenntnis gegen das
Klischee:  Er  muss  keine  „Macken“  hegen  und  pflegen,  um
Gültiges auszudrücken.

Kunst soll in den Alltag ragen

Etwa  seit  1959  verschreibt  sich  der  allzeit  diszipliniert
arbeitende  Wesselmann  (keine  Bohème-Attititüden,  nahezu
bürgerliches  Familienleben,  mindestens  Achtstunden-Tag  im
Atelier)  der  europäischen  Genre-Tradition,  es  entstehen
zunächst  vor  allem  Stillleben  und  Akte.  Die  flächig
fragmentierte Sehweise steht in der Überlieferung von Matisse



und Modigliani. Doch Wesselmann füllt die Kompositionen mit
ausgesprochen  amerikanischen  Motiven  aus  Werbung  und
Warenwelt.

Später  fügt  er  reale  Objekte  wie  Radios,  Uhren,
Kühlschranktüren oder Handtuchhalter ein, er dringt somit vor
in die dritte Dimension. Mit ganz banalen Dingen will seine
Kunst ins alltägliche Leben hinein ragen und entschieden auf
den Betrachter zukommen. Der wiederum ertappt sich selbst als
Voyeur der verführerischen Oberflächen.

Kunst-Spaziergang  wie  im
dreidimensionalen  Lexikon  –
Stockholms  „Moderna  Museet“
gastiert in Bonn
geschrieben von Bernd Berke | 14. Juli 2008
Von Bernd Berke

Bonn. Nein, es ist beileibe kein bloßer „Schwedenhappen“, den
uns die Bundeskunsthalle serviert, sondern ein reichhaltiges
Kunstmenü. Zum vierten Akt der Ausstellungs-Reihe „Die großen
Sammlungen“ gastiert am Rhein diesmal das „Moderna Museet“ aus
Stockholm.  Die  teilweise  grandiose  Kollektion  ist  derzeit
heimatlos, weil das Stammhaus bis 1998 umgebaut wird. So viele
Werke wie jetzt wird man dann nimmermehr abgeben.

Der Querschnitt durch die Moderne würde auch eine Reise in den
Norden lohnen. Nun aber haben wir’s – bis Januar nächsten
Jahres – ganz bequem. Von Picasso bis Mondrian, von Magritte
bis  Warhol  wird  alles  in  Bonn  präsentiert,  und  zwar
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umfangreicher, als es bisher je in Stockholm möglich war.
Zeichen der Bedeutsamkeit: Schwedens Königin Silvia kam eigens
zur Bonner Eröffnung der Schau.

Neben  den  Klassikern  der  Moderne  und  Berühmtheiten  der
Gegenwart kann man etliche hierzulande unbekannte schwedische
Künstler entdecken. Sie gehören freilich zum weniger wichtigen
Teil  der  Schau.  Einer  der  ausgestellten  Schweden  ist
allerdings  weltberühmt,  nämlich  der  Schriftsteller  August
Strindberg. Wie man hier sieht, ist er auch als Maler nicht zu
verachten.  Das  im  gleißenden  Licht  flirrende,  ins  Über-
Natürliche  ausgreifende  Natur-Bild  „Das  Wunderland“  (1894)
könnte von einem hochkarätigen französischen Impressionisten
stammen.

Am  allerbesten  sortiert  ist  das  „Moderna  Museet“
offensichtlich im Umkreis der Popart. Kein Wunder, denn das
Haus wurde 1958 gegründet und verlegte sich vornehmlich aufs
Zeitgenössische. Direktor war von 1959 bis 1973 jener Pontus
Hulten, der – welch glückliche Fügung – 1990 „Intendant“ der
Bonner  Bundeskunsthalle  ward.  Daher  die  innige  Verbindung
beider Museen.

Pontus Hulten und das Gespür fürs Kommende

Hulten  muß  in  seiner  Stockholmer  Zeit  jedenfalls  ein
untrügliches Gespür fürs Kommende besessen haben, hat er doch
– zu den günstigen Preisen der Entstehungszeit – eine der
weltweit gehaltvollsten Sammlungen mit Kunst der 60er Jahre
zusammengetragen.  Andy  Warhol,  Robert  Rauschenberg,  Jasper
Johns, Jean Tinguely, Yves Klein, Frank Stella, George Segal,
Claes  Oldenburg  (gebürtiger  Schwede),  James  Rosenquist  und
viele andere Größen jener Zeit sind mit markanten Arbeiten
vertreten.  Da  spaziert  der  Besucher  sozusagen  durch  ein
dreidimensionales Lexikon.

Im  Katalog  kann  man  nachlesen,  wie  sehr  die  Genese  einer
solchen  Sammlung  oft  von  schieren  Zufallen  abhängt.  Da



gerieten die Stockholmer etwa an ein Bild von Piet Mondrian,
weil der just eine schwedische Freundin hatte. Bemerkenswert
ist  übrigens  ein  1908  entstandenes,  zärtlich-realistisches
Frauenporträt Mondrians, den man heute nur noch als Heros der
geometrischen Abstraktion schätzt.

So viele Berühmtheiten – und ein Rennwagen

Bilder- und Objekt-Ensembles, die ihresgleichen suchen, haben
die Skandinavier auch von Pablo Picasso und Marcel Duchamp
angehäuft. Daß man „zwischendurch“ immer mal wieder auf den
einen oder anderen Kurt Schwitters, Paul Klee, Max Ernst, Marc
Chagall oder Joan Miró trifft, versteht sich bei diesem Niveau
fast von selbst.

Auf  historische  Wegmarken  eingestimmt,  sucht  man  bei  den
schwedischen Künstlern nach Vergleichspunkten. Haben nicht die
Bilder eines Eric Hallström manches mit denen des Belgiers
James Ensor gemein? Weist nicht gar das „Zeitbild“ (1937) von
Sven  Erixson,  das  Passanten  in  Betrachtung  eines
Zeitungsaushangs  zeigt,  schon  auf  den  Neo-Expressionismus
eines Jörg Immendorff voraus? Man mag Spielchen mit derlei
„Verwandtschaften“  treiben,  darf  aber  den  Eigenwert  dieser
Kunst nicht übersehen.

Das auffälligste Exponat ist übrigens kein Gemälde, sondern
ein Real-Objekt: der Lotus-Rennwagen, in dem 1963 Jim Clark
seine schnellen Formel-1-Runden drehte und der kurzerhand zum
Kunstwerk im Grenzbereich von Technologie und Ästhetik erklärt
wurde. Ganz im Sinne der Pop-art.

„Moderna  Museet“  zu  Gast  in  der  Bundeskunsthalle  Bonn
(Friedrich-Ebert-Allee  4,  „Museumsmeile“).  Bis  12.  Januar
1997. Öffnungszeiten: Di-So 10-19 Uhr. Eintritt 8 DM. Katalog
68 DM.


