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Schiele und die Folgen

10. September 2021 bis 23. Janner 2022

Ausgangspunkt dieser Ausstellung in der ALBERTINA MODERN sind Egon Schieles
bahnbrechende Ké&rper- und Selbstbildnisse, die ihn als gliicklosen, ausgestolRenen
Kiinstler zeigen. Schiele [8st sich von bildnerischen Traditionen und kommt zu einer
theatralen Selbstinszenierung in Kérpersprache, Gestik und Mimik. Selbstentbl6Rung,
Rollenspiel, Charakter- und Lebensanalyse stehen im Vordergrund seiner
Selbstthematisierung als Kiinstler, wihrend die Frage der Ahnlichkeit und
Wiedererkennbarkeit des Dargestellten in den Hintergrund tritt. Durch groRtmogliche
Schonungslosigkeit und Abwendung vom Schonheitskult der Secession in Wien um
1900 bereitet Schiele den Boden fiir nachfolgende Kiinstlergenerationen.

Seiner Neuinterpretation der Kunstgattung Se/bstbildnis werden zwdlf Kiinstlerinnen
und Kiinstler des 20. Jahrhunderts gegeniibergestellt. Georg Baselitz, Giinter Brus,
Adriana Czernin, Jim Dine, VALIE EXPORT, Elke Krystufek, Maria Lassnig, Karin Mack,
Arnulf Rainer, Eva Schlegel, Cindy Sherman und Erwin Wurm erforschen in ihren
Selbstportrats ebenfalls ihr tiefstes Inneres und blicken dabei hinter die Kulissen bloRer
Selbstinszenierung.

DAS SELBTPORTRAT

Das Selbstbildnis gilt seit Jahrhunderten als jene Kunstgattung, die Einblicke in das
eigene Ich erlaubt. Es ist das gattungs- und bildmiRige Aquivalent fiir das
Psychogramm: die Autobiografie der Kiinstlerin oder des Kiinstlers. Eine Aussage tber
das innerste Wesen, den Charakter und die jeweilige Verfasstheit des
Kunstschaffenden wird in den wenigsten Selbstbildnissen getroffen, die vom spaten
15. Jahrhundert  bis zur Moderne entstanden, widren da nicht einige
Ausnahmeerscheinungen wie allen voran Albrecht Direr und Rembrandt. Dirers
Selbstbildnis als Dreizehnjdhriger — das erste abendlandische Selbstportrdt - lasst den
Stolz eines selbstbewussten Kiinstlers erkennen, der sich vom Status des Handwerkers
entfernt hat.

Uber einhundert Selbstportrits - ein fiir das 17. Jahrhundert auRergewdhnliches Sujet -
schuf Rembrandt im Lauf seines Kinstlerlebens. Er ist sein stets verfligbares Modell
und erprobt die unterschiedlichsten Haltungen, Kostimierungen und Gemutszustande
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auch zu Studienzwecken. Mit den Jahren thematisiert er zunehmend den eigenen
Alterungsprozess.

Geht es ab der friihen Renaissance, als die Nachfrage nach individuellen Portréts der
Reichen und Michtigen stieg, vor allem um Ahnlichkeit und Wiedererkennbarkeit - von
realistischen  Darstellungen bis hin  zu idealisierenden, heroisierenden
Selbstdeutungen -, kommt es bei Egon Schiele zur Selbstthematisierung als Kiinstler.
Die Frage der Ahnlichkeit tritt in den Hintergrund. Vielmehr stehen Selbstentbl6Rung,
Rollenspiel, Charakter- und Lebensanalyse sowie das Theatrale im Zentrum des
Selbstbildnisses.

Dies zeigen in der aktuellen Schau - in unterschiedlichsten Auspragungen - Werke von
Egon Schiele, Georg Baselitz, Giinter Brus, Adriana Czernin, Jim Dine, VALIE EXPORT,
Elke Krystufek, Maria Lassnig, Karin Mack, Arnulf Rainer, Eva Schlegel, Cindy Sherman
und Erwin Wurm.
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EGON SCHIELE
»Wenn ich mich ganz sehe, werde ich mich selbst sehen miissen...“

Egon Schiele ist noch keine zwanzig Jahre alt, als er in den ersten Monaten des Jahres
1910 eine tiefgreifende Wende vollzieht. Er lasst die bis dahin geltenden
Portratkonventionen hinter sich, bricht alle Tabus und widmet sich der zeichnerischen
Erforschung seiner Identitdt auf eine so neue, bahnbrechende Art und Weise, dass sie
fur nachfolgende Kiinstlergenerationen wegweisend wird. Auch heute, mehr als
einhundert Jahre spater, hat dieser Wandel nichts von seiner epochalen Bedeutung
verloren. Stilistisch bricht Schiele mit der Wiener Secessionskunst und entwickelt einen
eigenstandigen, radikalen Expressionismus.

Schieles Selbstthematisierungen — ein Bild des Elends in einem ausgemergelten Korper,
rachitisch verkrimmt, mit verkrampften Extremitdten - und sein Rollenspiel als
Kampfer und Seher in selbstgewdhlter Armut sind nicht der Ausdruck persdnlicher
Krankung oder einer sozialen Misere, sondern das Symbol der Entfremdung des
Menschen von der Gesellschaft und der Religion. Sie sind eine Allegorie der
Heimatlosigkeit des modernen Individuums. Sie verkdrpern die dem Menschen
innewohnende Verlassenheit.

Da ist nichts, das motorisch die lkonografie dieser kdrperzentrierten Kunst bremsen
kdénnte. Schiele ist der erste Kiinstler, der radikal den von den Akademien formell wie
von der Gesellschaft informell festgeschriebenen Kanon dessen aufhebt, was
tberhaupt als Gegenstand der Kunst gelten darf. Niemand, der sich so wie Schiele in
krassen Akten portritieren lieRe. Keiner, der die idealistische Asthetik des Schénen so
kompromisslos wie Schiele entriegelt hat. Genauso wie seine Selbstbildnisse sind auch
seine Portrdts von Freunden und Bekannten, Bilder von unschuldigen Kindern oder die
in die Hunderte gehenden Frauen- und Madchenakte inszeniert und nicht als
Naturereignis beobachtet. Denn Schieles Kunst ist ihrem Wesen nach theatralisch.
Egon Schiele gehorcht einer Asthetik der Inszenierung.
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GEORG BASELITZ
JAlles, was du wahrnimmst, ist eine Reflexion deiner selbst.“

Georg Baselitz bezeichnet jedes Werk als Selbstbildnis, ob es sich um einen Baum oder
um einen Akt handelt. Denn ,alles, was du wahrnimmst, ist eine Reflexion deiner
selbst“. Durch das Auf-den-Kopf-Stellen der Bildmotive hat sich der Kiinstler in die
Kunstgeschichte des 2o0.Jahrhunderts eingeschrieben. Baselitz bezeichnet dieses
Vorgehen als ,besten Weg, das Gemalte vom Inhalt zu befreien* und ,,sich der Malerei
an sich zuzuwenden®.

Baselitz beginnt sich bereits in den 1960er-Jahren dem Selbstportrat zu widmen. Schon
bald dienen ihm die gewdhlten Motive einzig dazu, seine kiinstlerischen Vorstellungen
umzusetzen. Aus Formen und Linien entsteht ein kontrastreiches ,,Ornament*, das die
Wirklichkeit in eine fiktive Konstruktion verwandelt. Der Fokus liegt dort, wo die
Gegensdtze briichig werden und das Interesse an der am wenigsten erwarteten
Beziehung zwischen den Dingen neue Moglichkeiten der Darstellung erdffnet. Im
Unterschied zu den spannungsvollen Umrisslinien als Ausdruckstrager inhaltlich-
seelischer Aspekte in Egon Schieles (Selbst)Portrats ergibt sich in Baselitz’
Darstellungen durch den jeweiligen Farbklang und die Linienstrukturen, beide als
abstrakte Gestaltungselemente eingesetzt, eine differenzierte Bildstimmung.

In den 1960er-Jahren ein Vorreiter der neoexpressiven figurativen Malerei, wendet sich
Baselitz in den 2000er-Jahren noch einmal seinen fritheren, langst legenddren
Bildfindungen zu und setzt sich mit ihnen unter dem Gesichtspunkt von ,, Thema und
Variation“ auseinander. Denn ,meine Malerei hat immer nur ganz stark zu tun mit der
Geschichte meiner Malerei“. Den wiitenden, kraftstrotzenden Arbeiten von friiher
steht nun der in den Farben aufgehellte, heitere, mitunter auch selbstironische ,Remix“
gegeniber.
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GUNTER BRUS
»-Mein Korper ist die Absicht, mein Korper ist das Ereignis, mein Korper ist das
Ergebnis.”

Gunter Brus ist einer der bekanntesten und radikalsten Vertreter des Wiener
Aktionismus. Unter Einsatz seines Korpers, besonders seiner Haut, protestiert er ab
Mitte der 1960er-Jahre in Einzelaktionen gegen die Repression durch die
Osterreichische Staatsmacht. Brus lasst das klassische Tafelbild hinter sich und macht
das Gestische zum Angelpunkt seiner Malerei. Rasch werden die Bildtrager zu klein.
1964 stellt der Kinstler bereits in seiner ersten Aktion Ana seinen Kérper in den
Mittelpunkt. Es folgen im selben Jahr Selbstbemalung/Selbstverstiimmelung I/ sowie
1965 Wiener Spaziergangund Selbstbemalung /1. 1968 konfrontiert Brus gemeinsam mit
Otto Muehl, Peter Weibel und Oswald Wiener in der Aktion Kunst und Revolution, die
als ,Uniferkelei“ in die Osterreichischen Kulturgeschichte eingeht, im Audimax der
Wiener Universitdt das Publikum mit seiner ,direkten Kunst®“. Seine Aktionen gipfeln
1970 in Performances wie Zerreilprobe, in der Brus an die Grenzen der
Selbstverstimmelung geht. Bis dahin hat der Kiinstler 43 Kérperaktionen durchgefihrt,
die alle von Malerei und Zeichnung begleitet werden. Besonders durch seine
Selbstbemalungen wird Brus zum Begriinder der Body-Art: Im Unterschied zu Kiinstlern
wie Otto Muehl und Rudolf Schwarzkogler, die vermehrt mit den Kérpern ihrer Modelle
agieren, arbeitet er bis auf wenige Ausnahmen ausschlielich mit seinem eigenen
K&rper. Indem Brus Papier und Leinwand hinter sich ldsst, radikalisiert er in seinen
K&rperaktionen die Analyse des Ichs, die Egon Schiele bereits Jahrzehnte zuvor
zeichnerisch erprobt hat.
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ADRIANA CZERNIN
»Was mich wirklich fasziniert, ist der Sekundenbruchteil einer Bewegung.”

Adriana Czernins grolRformatige Farbstiftzeichnungen der Jahre 2001 bis 2006 sind
keine Selbstportrats im klassischen Sinn, auch wenn sie alle die Kiinstlerin darstellen.
Sie vermitteln jedoch nichts von ihrer Person und deren Geschichte. Die Kiinstlerin
versplrt nicht das Bedurfnis, sich selbst auszudriicken oder zu zeigen. Ihr geht es
vielmehr darum zu erforschen, wie die weibliche Figur und ihr Umfeld im Bildraum
zueinander stehen und was sich daraus ergibt. Auch die Beschaftigung mit
traditionellen weiblichen Verhaltensmustern ist ein wesentlicher Aspekt ihrer Arbeit.

Die Figuren entstehen nach Diapositiven, fiir die Adriana Czernin posiert. So ist sie ihr
eigenes Modell und kann die Posen und Verrenkungen vor dem Spiegel ausprobieren.
Sie erklart das folgendermaRRen: ,Was mich wirklich fasziniert, ist der
Sekundenbruchteil einer Bewegung. Wenn eine Hand, ein FuR oder ein Kérper verrenkt
ist oder gerade an ein stacheliges Ding oder eine Blume anst6[3t, ist oft nicht erkennbar,
in welche Richtung diese Verrenkungen gehen. Ist es eine aggressive oder eine
verteidigende Bewegung? Aber dass es einen Konflikt gibt, ist ziemlich klar, dass
irgendwas mit der Schénheit und der Frau nicht so ganz stimmt. Sind es die Blumen, an
denen die Frau zu ersticken droht, oder will sie sich von ihnen abgrenzen? Verschwindet
sie in ihnen? Schmiickt sie sich mit diesen Blumen? Ist das echte Schonheit oder eine
oberflachliche, dekorative Schonheit? Eine illusorische Welt, also Kitsch?“

Der Gesichtsausdruck ist immer sehr ruhig und ausdruckslos und gibt keinen
Aufschluss dartiber, in welchem Gemdtszustand sich die Dargestellte befindet. Was
den Zeichnungen ihre besondere Spannung verleiht, ist das Verhdltnis des
dreidimensionalen Korpers zum flachen, scherenschnittartigen Hintergrund. Adriana
Czernin entfuihrt in ein florales Paradies, ldsst aber offen, ob es sich um einen
Ausschnitt des Gartens Eden oder um eine raumliche oder existenzielle Grenzsituation
handelt.
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JIM DINE
»lch male, wer ich bin, ich male, was ich bin.“

Jim Dine ist schon als Kind von Spiegeln und seinem Spiegelbild fasziniert. Frih
entdeckt er seine Leidenschaft fir das Zeichnen, und die Beschdftigung mit dem
Selbstportrat wird zu einer Konstante seines Lebens und Schaffens. Der Spiegel ist
dabei sein einziges Hilfsmittel. Nach dem Studium in Ohio geht er nach New York und
malt gegenstdndliche Motive wie Bademantel, Herzen oder Werkzeuge. Sie alle sind
Motive der Selbstthematisierung, ein Vokabular seiner Gefiihle. Seine Arbeit ist ein
standiges Nachdenken uber sich selbst, und es geht ihm immer um das Innerste, das
Subjektivste.

Ab den 1970er-Jahren befasst sich Dine intensiv mit seinem Selbstportrat, das fir ihn
bis heute als Motiv kiinstlerischer Selbstreflexion von grofRer Bedeutung ist. Es
entstehen Selbstbildnisse in groRer Zahl. Er zeigt stets dasselbe Ich, sein Gesicht lasst
kaum ein Gefuihl erkennen. Er spielt keine Rollen, um verschiedene Facetten seiner
Personlichkeit auszuloten, sondern konzentriert sich auf den innersten Kern seines
Charakters, der trotz aller Stiirme des Lebens unverdndert bleibt. Sein Gesicht blickt
uns frontal mit dem Ausdruck von hochster Konzentration und groRem Ernst an. Der
restliche Korper ist nicht zu sehen, auch die Gestik der Hande fehlt.

Die Selbstportrdts Jim Dines zeigen eine in der Kunstgeschichte seltene Koharenz
invarianter Selbstwahrnehmung. Es ist immer ein und derselbe Blick in den Spiegel,
nachdenklich, konzentriert, nicht ausweichend. Eine Aussage uber die konkrete
Lebenssituation des Kiinstlers zu einem bestimmten Zeitpunkt ist nicht mdglich. Jedes
Portrat wird vom Kiinstler neu erarbeitet, als sei es keines in einer Reihe von vielen.
Genau das macht die ungeheure Kraft von Dines Selbstportrats aus.
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VALIE EXPORT
,Auch der Mensch ist ein Medium der Kommunikation.*“

VALIE EXPORT ist international eine der wichtigsten Kinstlerinnen konzeptueller
Medien-, Performance- und Filmkunst. Durch ihr multimedial orientiertes CEuvre pragt
sie — als Waltraud Lehner in Linz geboren - im Laufe der 1960er- und 1970er-Jahre eine
Ilkonografie des Feminismus, die nach wie vor héchste Relevanz fiir nachkommende
Kiinstlerinnen- und Kiinstlergenerationen hat. Zwischen 1965 und 1968 arbeitet sie als
Cutterin und Filmkomparsin und kommt so in Kontakt mit dem Film. In ihrem
kiinstlerischen Werk [8st sie sich von den in diesem Bereich geltenden Konventionen
und kommt {ber eine radikale Auseinandersetzung mit dem Medium zum
Experimentalfiim.  Immer wieder stellt sie gesellschaftlich festgelegte
Verhaltensmuster, die Rolle der Frau im patriarchalisch-kapitalistischen System sowie
die herrschenden Machtstrukturen in Frage.

EXPORTs erstes filmisches Selbstportrat mit dem Titel Se/bstportrat mit Kopfstammt
aus dieser Zeit. Ebenfalls in der zweiten Halfte der 1960er-Jahre beginnt die Kiinstlerin
ihren Korper als Bildtrager und politisches Werkzeug einzusetzen. 1970 entstehen

neben ihrer ikonischen AuRerung der feministischen Avantgarde Aktionshose:

Genitalpanik einige Werke, in deren Mittelpunkt EXPORTS Tdtowierung eines
Strumpfbandes auf ihrem Oberschenkel steht. Body Sign Action stammt aus einer
funfteiligen Serie, in der sie dem Betrachter einen uneingeschrankten Blick auf ihren
nackten Unterleib und das Strapstattoo auf dem linken Oberschenkel gewahrt. Sie
postuliert: ,Der weibliche K&rper streift ab, wirft weg den Stempel einer Welt, die bis
jetzt nicht die Welt der Frau war, um zu einer menschlichen Welt zu kommen, in der sie
ihre weibliche Existenz selbst bestimmen kann.*
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ELKE KRYSTUFEK
»Ich bin euer Spiegel.”

Experimente mit den unterschiedlichsten Medien, die von Fotografien und Collagen
tiber Filme, Installationen und Performances bis hin zu Zeichnungen und Gemalden
reichen, machen Elke Krystufeks (Euvre komplex und facettenreich. Zwar studiert sie
zwischen 1988 und 1992 in der Klasse Arnulf Rainers an der Akademie der bildenden
Kiinste Wien Malerei, doch setzt sie sich mit allen diesen Medien eingehend
auseinander. Dabei ist die Fotografie seit ihrer Jugend das wichtigste Ausdrucksmittel.

Besonders mit fotografischen Serien wie Pain(ting), die 1998 entsteht und insgesamt 16
Fotografien umfasst, lenkt Krystufek den Blick des Betrachters auf Tabuzonen und setzt
sich mit Nacktheit und der BloRstellung des menschlichen, vor allem des weiblichen,
Korpers auseinander. Ihre Personlichkeit, ihr Korper und ihre Sexualitdt scheinen die
Hauptthemen dieser Werke. Tatsdchlich lotet die Kiinstlerin damit die Grenzen
zwischen Privatsphire und Offentlichkeit aus, die sie zugleich provokativ
verschwimmen ldsst. Pain(ting)besteht, wie viele ihrer Serien, aus einer Reihe spontan
anmutender Selbstportrats. Krystufek steht wédhrend der Entstehung der meisten
Fotografien - oft vollig nackt — vor dem Spiegel und fotografiert sich mit der Kamera,
die sie hdufig gut sichtbar und fast symbolhaft in der Hand halt, aktiv beziehungsweise
mit Hilfe eines Selbstausldsers. In nahezu allen ihren Werken nimmt die Kiinstlerin tiber
den Spiegel oder die Kamera direkten Blickkontakt mit dem Betrachter auf, was die
teilweise beklemmende Distanzlosigkeit der Portrdats noch verstarkt. Die meist
englischen Titel, die Krystufek ihren Werken gibt, unterstiitzen in vielen Fallen den
Bildinhalt - so auch der Titel Pain(ting), der ihre Auseinandersetzung mit dem Thema
des Korperbewusstseins in der Gesellschaft sowie der Eigen- und Fremdwahrnehmung
unterstreicht.
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MARIA LASSNIG
»Ich male Empfindungen vom Koérper.©

Maria Lassnig geht nach dem Studium an der Akademie der bildenden Kiinste Wien
Anfang der 1950er-Jahre nach Paris, wo sie das Informel kennenlernt und wichtige
Impulse erhdlt. Thre Vision ist die Umsetzung ihrer Wahrnehmungen und Gefuhle in
eine abstrakte Formensprache. Sie entwickelt bald ihr eigenes Bildvokabular, mit dem
sie vor allem Koérperwahrnehmungen darstellt, ohne aber ganz auf die sichtbare Realitat
zu verzichten. Die Idee, die eigenen Kérperempfindungen visuell zu erfassen, ist sowohl
fur Maria Lassnig selbst als auch fiir die Kunstgeschichte bahnbrechend und wird spater
mit dem Begriff ,body awareness“ beschrieben. Bereits Ende der 1950er-Jahre
entstehen nach der intensiven kiinstlerischen Auseinandersetzung mit Surrealismus,
Informel und Tachismus Linien- und Farbknauel, die Lassnig als Selbstportrats
bezeichnet und die den ,Kdrpergefiihlssinn“ ausdriicken. ,lch nannte meine ,body
awareness paintings zuerst ,introspektive Erlebnisse’, spater nannte ich sie tiberhaupt
nicht mehr, als ich, meine Knoédel und Quadrate als ,Selbstportrats‘ behauptend, nur
Hohn erntete. Ich male body awareness seit dem Beginn meiner Malerei, sie ist als
ideale Kunstbetdtigung zu empfehlen, weil sie nie zu erschopfen ist.

Lassnig zeichnet und malt nicht den Gegenstand Kdrper, sondern Empfindungen vom
Korper, und setzt sich dabei mit den groRen Themen des Lebens auseinander: Liebe,
Tod, Gewalt, Natur, Kunst und Technologie.

ALBERTINAModern



KARIN MACK
Rdume des Selbst

Karin Mack gilt als bedeutende Fotokiinstlerin der feministischen Avantgarde der
1970er-Jahre und war zwischen 1977 und 1982 aktives Mitglied der IntAkt, der
Internationalen Aktionsgemeinschaft bildender Kiinstlerinnen. Ab den spaten 1960er-
Jahren arbeitet Mack vorwiegend als Architekturfotografin und riickt im
darauffolgenden Jahrzehnt vermehrt sich selbst in den Mittelpunkt ihrer fotografischen
Arbeiten, indem sie ihre Lebenssituation, die traditionelle Rolle der Frau in der
Gesellschaft und deren Handlungsweisen kritisch zu hinterfragen beginnt. Die frithen
surreal anmutenden Fotofolgen der Kiinstlerin sind wie Serien von Comiczeichnungen
zu lesen und als Knotenpunkt feministischer Recherche und Konzeptkunst zu sehen.
1975 entsteht die vierteilige Serie Biigel/traum, die die Kiinstlerin gefangen im Alltag als
Hausfrau und Mutter zeigt, wie er seit Generationen vorgezeichnet ist. Noch ironischer
wendet sich Mack zwei Jahre spater gegen die vorgegaukelte Idylle zeitgendssischer
Werbung. Die Fotofolge Zerstérung einer Illusion, fir die Mack mit Selbstausl&ser
arbeitet, zeigt ein Sujet, das aus einer dieser Reklamen stammen kdnnte, die das
traditionelle Bild der Frau in der Werbung propagieren. Schritt fir Schritt wird es
vernichtet, und die Zerstérung der lllusion wird zum Akt der Befreiung.
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ARNULF RAINER
,Was die Ubermalungen betrifft, so weiR ich heute endgiiltig, dass es immer ich bin,
der darunter ,schl&ft".“

Arnulf Rainer zdhlt seit vielen Jahren zu den einflussreichsten lebenden Kiinstlern der
Gegenwart. Seit seinen Anfangen in den 1950er-Jahren sucht er stets kompromisslos
neue, meist radikale Wege, und schon bald beginnt er, mit dem eigenen Korper zu
experimentieren. Von besonderer Bedeutung ist fur ihn die Begegnung mit der
zustandsgebundenen Kunst bzw. Art brut, die friiher als ,,Kunst der Geisteskranken*
bezeichnet wurde: ,Was die Ubermalungen betrifft, so weiR ich heute endgiiltig, dass
es immer ich bin, der darunter ,schlaft’. Meine Zumalungen sind ja keine Abstraktionen,
sondern meine Verhiillung, also auch eine psychophysische Reproduktion. Ich bin dann
aufgewacht und unter der Decke hervorgekrochen. Geholfen hat mir dabei der ,Geist
der Geisteskranken‘. Vielleicht habe ich von ihnen gelernt, meine eigene Psychopathik
zu validieren; das muss jeder. Sicher ist jedoch, dass ich lber sie besser begriff, das
Mimische und Gebardenhafte zu entwickeln.”

Zunichst zeigt Arnulf Rainer der Offentlichkeit sein mit kraftigen schwarzen Linien
bemaltes Gesicht. Es folgen die ibermalten Automatenfotos der Jahre 1968 und 1969,
die als Erweiterung der Leinwand gedacht sind. Er nennt sie Face Farces. Mit diesen
Arbeiten, die bald nicht mehr auf Grundlage von Automatenfotos entstehen, will Rainer
einen bestimmten Ausdruck und eine bestimmte innere Spannung nach aullen tragen.
Weitere Selbstbildnisse in Form von Body Poses entstehen zeitgleich mit den
Ubermalungen. Diese basieren auf Fotovorlagen, die Rainer durch Zerkratzen,
Uberstricheln, Zuschiitten und Fingermalerei bearbeitet. Er reagiert auf existente
Bilder, wobei die ,Vorbilder* meist noch deutlich erkennbar sind. Es kommt zu einer
Auseinandersetzung zwischen Malerei und Fotografie, bei der haufig die Bildoberflache
verletzt wird. Der Kiinstler erklart dies so: Bei den Ubermalungen l6scht er etwas, mit
dem er sich zuvor identifiziert hat, bei den Face Farces und Body Poses verandert und
erweitert er. Das vollzieht sich in einem teils jahrelangen Prozess des Nachdenkens.
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EVA SCHLEGEL
,Bin ich wirklich da?“

Eva Schlegel arbeitet in verschiedenen Medien: Fotografie, Video, Malerei, Zeichnung,
Installation und Intervention, um nur einige zu nennen. Die groRen Themen sind
Raum - auch die Person und sie selbst im Raum - und Reflexion. Thematisch bewegen
sie Fragen nach den Grenzen der Wahrnehmung, die Uberpriifung von
Sehgewohnheiten und die kiinstlerische Erforschung wissenschaftlicher Phanomene.
Die Kamera ist dabei stets ihr Mittel zur kinstlerischen Formulierung. Eva Schlegel
schafft, wie sie sagt, Portrats: Portrats von Raumen, von Frauen und immer wieder
Selbstportrats in unterschiedlichen Techniken.

Das 2013 entstandene Selbstportrdt, eine groRformatige Zeichnung, zeigt die
Kiinstlerin, wie sie gewissermaRen aus dem Raum waéchst. Es ist ein Meisterwerk
raumlicher Verschrankung. Vor einigen Jahren entsteht Schlegels Zyklus, bei dem sie
mit Spiegelinstallationen an der Decke und am Boden arbeitet. Die Kiinstlerin erldutert,
dass es ihr dabei oft darum geht, den Betrachter nicht zu spiegeln, also den Kreislauf zu
durchbrechen, in dem sich jemand im Spiegel betrachtet und sich so seiner selbst,
seiner Existenz, versichert. Blickt man nach oben in einen Spiegel an der Decke und
sieht sich selbst, ist der Raum plétzlich ein ganz anderer, ist man ihm auf einmal
enthoben. Diese Situation bildet sie in ihrem Selbstportrdt ab. Sie steht am Boden,
blickt hinauf in den Spiegel und macht ein Foto. Die Zeichnung ist die kiinstlerische
Umsetzung dieser Fotografie ihres Spiegelbildes: Die Kiinstlerin schaut uns von oben
herab an. Nur die Rinnspuren und Tropfen der Farbe erinnern an die Schwerkraft und
bringen Bewegung in die Zeichnung, eine Art Bewegungsunscharfe, wie sie Schlegels
Fotografien so oft auszeichnet. Schlegel setzt die Unscharfe bewusst ein, sie macht die
Arbeiten offener, ermdglicht eine freiere Interpretation. Es ist wie ein Kommen und
Gehen, eine Erinnerung, die nicht mehr ganz klar ist, verschwimmt, eine Bewegung
zwischen Erscheinen und Verschwinden.
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CINDY SHERMAN
,lch kann in meiner Kunst verschwinden.”

Cindy Shermans kiinstlerische Karriere ist unwiderruflich mit ihren ab 1977
entstandenen Untitled Film Stills verbunden. Diesen Nukleus ihres Schaffens zeichnen
bereits jene Charakteristika aus, die Sherman in ihren folgenden Arbeiten weiter
variieren sollte: Fotografie und Performance, Appropriation und Maskerade,
Medienkritik und Feminismus dienen ihr in der insgesamt siebzig Fotos umfassenden
Serie zur Darstellung eines Inventars weiblicher Typen, die sie der Populdrkultur
entnimmt. Shermans Bezug zu Filmstills — Werbebildern fir Zeitschriften und
Kinofoyers - ist programmatisch fur die unter dem Label ,Picture Generation*
subsumierten Kiinstlerinnen und Kinstler, die sich in den 1970er- und 1980er-Jahren
mit Massenmedien der wachsenden Konsumkultur auseinandersetzen. In den Untitled
Film Stills agiert Sherman selbst als Modell, wobei sie stark analytisch auf die medialen
Darstellungsweisen von Frauen eingeht. In exakt durchgeplanten Mises en Scéne
verkdrpert sie stereotype Frauenfiguren, die sie an B-Movies oder Autorenfilme Alfred
Hitchcocks und Michelangelo Antonionis anlehnt, ohne diese jedoch direkt zu zitieren.
lhre Stills setzen vielmehr die im allgemeinen Bewusstsein verankerte Bildkultur
voraus, wobei der Reiz der Fotos im letztlich scheiternden Versuch der Betrachter
besteht, die vielfdltigen Referenzen zu dekodieren. Sherman variiert dabei stets das
Konzept der Verkleidung: Sie fertigt Modeaufnahmen an, deren groteske Gestaltung
mit dem verfiihrerischen Aspekt der Werbung bricht. In der Rolle von Clowns wiederum
irritiert sie durch die bizarre Ubertreibung des menschlichen Gefiihlsspektrums. Ihr
Zitieren und Wiederholen von Bildern der Massen- und Hochkultur stellen die
kunstlerische Urheberschaft und den klassischen Geniebegriff infrage. Indem Cindy
Sherman ihre Inszenierung klar als solche sichtbar macht, seziert sie die visuelle
Konstruktion von Weiblichkeit fiir einen vornehmlich mannlichen Blick.
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ERWIN WURM
»Ich gehe an Gesichter heran wie an Landschaften.”

Obwohl man den Namen Erwin Wurm zunachst mit seinen skulpturalen Werken - den
.fetten” Objekten sowie den ,One Minute Sculptures - assoziiert, bildet die
Zeichnung eine ebenso tragende Sdule seines Schaffens. Zeichnungen sind nicht nur
die Grundlage fur Wurms Auseinandersetzung mit dem Skulpturbegriff, sei es in Form
von Skizzen flr seine Objekte oder ,Anleitungen“ zu seinen ,,One Minute Sculptures®,
sondern auch ein eigenstandiger Werkblock. Wurm setzt sich zeichnerisch mit
verschiedensten Themen auseinander und wahlt meist Menschen, die ihn interessieren
und inspirieren, als zentrales Motiv, oftmals aber auch sich selbst in unterschiedlichen
Rollen.

Im Unterschied zum Entstehungsprozess seiner skulpturalen Werke, die er nach deren
Konzeption in Werkstatten fertigen lasst, ist Wurm bei der Entwicklung seiner
Zeichnungen vollig allein. Der Kiinstler beschreibt seine zeichnerische
Auseinandersetzung mit sich und der Welt als die direkteste und minimalistischste
Form seiner kinstlerischen Arbeit, da nichts und niemand zwischen ihm und dem
Zeichenblatt steht. Er zeichnet fast taglich, daheim wie unterwegs, weshalb die meisten
Werke auf kleinformatigem Papier in den unterschiedlichsten Techniken entstehen: mit
Bleistift, Buntstift, Kugelschreiber, Feder und Aquarellfarben, worin die
Mannigfaltigkeit seines kiinstlerischen Wollens zum Ausdruck kommt. In vielen seiner
Portrats und Selbstbildnisse ist der Kopf wesentlich gréRer als der Koérper dargestellt,
nimmt also eine dominante Rolle ein und verweist darauf, dass Wurm die Realitat
hinterfragt und ihr seine Wahrnehmung gegeniiberstellt. Die meisten der hier
gezeigten Zeichnungen sind zwischen 2016 und 2018 entstanden und finden sich in dem
Kiinstlerbuch Erwin Wurm. Peace und Plenty aus 2018 zusammengefasst, das den
Namen jenes Luxushotels auf den Bahamas trdgt, in dem viele der zligig hingeworfenen
tagebuchdhnlichen Blatter entstehen. Dort erleidet Wurm aber auch einen
Asthmaanfall und widmet diesem Vorfall eine Gruppe seiner Zeichnungen.

ALBERTINAModern



