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UNTERM STRICH

NS-Raubkunst: Der Bund und
die Kulturstiftung der Länder ha-
ben weitere 1,2 Millionen Euro
für die Suche nach NS-Raubkunst
bewilligt. Damit sollen die
Grundlagen für faire Lösungen
bei der Rückgabe von geraubter
Kunst geschaffen werden, teilte
Kulturstaatsminister Bernd
Neumann (CDU) am Mittwoch
mit. Ziel ist die Identifizierung
von solchen Kunstwerken in
deutschen Sammlungen und Be-
ständen. Für bestehende Projek-
te werden das Städtische Muse-

um Freiburg, die Kunstsamm-
lung Nordrhein-Westfalen, die
Universitätsbibliothek Leipzig
sowie das Museum Folkwang Es-
sen mit dem Museum für Kunst-
und Kulturgeschichte Dortmund
unterstützt. Neu hinzu kommen
das Deutsche Ledermuseum Of-
fenbach, die Stiftung Moritzburg
Halle und die Kunstsammlun-
gen Schlösser und Gärten – Staat-
liches Museum Schwerin. Über
die Vergabe entscheidet die Ar-
beitsstelle für Provenienzrecher-
che in Berlin.

Vargas Llosa: Knapp einen
Monat nach dem Gewinn des Li-
teraturnobelpreises hat Mario
Vargas Llosa einen neuen Ro-
man veröffentlicht. Das Werk „El
sueño del celta“ (Der Traum des
Kelten) kam am Mittwoch in
Spanien und den anderen spa-
nischsprachigen Ländern in den
Handel. Das Buch des 74-jähri-
gen Peruaners, der auch die spa-
nische Staatsbürgerschaft be-
sitzt, wurde vom Verlag Alfagua-
ra in der spanischen Originalfas-
sung mit einer Startauflage von

einer halben Million Exempla-
ren veröffentlicht. Der 454 Sei-
ten umfassende Roman handelt
vom Leben des irischen Diplo-
maten Roger Casement (1864–
1916), der Anfang des 20. Jahr-
hunderts die Gräueltaten im
Kongo während der Kolonial-
herrschaft des belgischen Kö-
nigs Leopold II. sowie später die
Ausbeutung der Indios bei der
Kautschukgewinnung im Ama-
zonasgebiet anprangerte. Wann
das Werk auf Deutsch erschei-
nen wird, ist noch unklar.

Laubhüttenfest: Eine Foto-
ausstellung über zeitgenössische
jüdische Laubhütten ist ab Frei-
tag im Jüdischen Museum in Ber-
lin zu sehen. Unter dem Motto
„Die Sukka. Ein flüchtiges Haus
für ein jüdisches Fest“ werden
Fotos von Laubhütten in Israel,
Europa und den USA gezeigt. Je-
den Herbst errichten Juden auf
der ganzen Welt Laubhütten
(Sukka), die für eine Woche be-
wohnt werden. In diesem Jahr
wurde das Laubhüttenfest im
September gefeiert.
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stellten Künstler zeigt, wie not-
wendig es war, den statischen
Konzepten der Becherschule et-
was Neues entgegenzusetzen.
Aber gerade Tillmans, der für ei-
ne lebendige, provokative und
intelligente Arbeit steht, ent-
täuscht in Frankfurt am meisten.
Die aufgeblasenen Riesenforma-
te können kaum konkurrieren
mit früheren Installationen des
Künstlers. Dass die Bilder alle-
samt in Magazinen veröffent-
licht wurden und gleicherma-
ßen als Ikonen der Mode und der
Kunst gelten können, macht die
Sache nicht besser.

Als ein Ding begreifen

Viel lebendiger ist da der Raum
von Mark Borthwick, der im In-
terview sagt: „Wesentlich war die
völlige Freiheit, die wir damals
hatten.“ Im Mittelpunkt seiner
Installation stehen Poesie und
Härte des untrennbar vermisch-
ten Lebens, das Setfotografie und
private Partys, Reiseeindrücke
und Locationsuche, Freund-
schaften und Job, Sinnsuche und
Arbeit als ein Ding begreift. Diese
Verquickung von Zeit-, Bild- und
Textebenen findet man auch in
den Magazinen wie i-D Maga-
zine, The Face oder Purple, die in
ihrem Layout ähnliche gestalte-
rische Mittel anwendeten wie
Borthwick in seinen Notizbü-
chern: Bildgrößen, Farbabbil-
dungen und s/w-Kopien, Text-
fragmente und Kommentare mi-
schen sich. In der Ausstellung

geht es oft darum, bekannte Prä-
sentationsformate der Galeriefo-
tografie als schön gerahmte
Flachware zu unterlaufen.

Wenn das Büro M/M aus Paris
ein obskures Display der Präsen-
tation anbietet, wirkt das den
Kunstkonventionen gegenüber
gleichgültig. Die Designer ma-
chen sichtbar, wie Bilder, Produ-
zenten, Models und Designs be-
nutzt, gestutzt, gestaltet und ver-
marktet werden. Und wie letzt-
lich ein gemeinsames Produkt
von Fotografen, Designern und
Modemachern entsteht. Was hier
noch sehr artifiziell wirkt, kriegt
bei Jürgen Teller eine schmutzige
und existenzielle Note. Seine
Backstage-Bilder von den Mode-
schauen eines Helmut Lang sind
krass und stilisiert: Alles ver-
kommt zur Geste der Entfrem-
dung. Und dennoch wird nie-
mand kompromittiert. Im Ge-
genteil, denn auch hier funktio-
niert das Model zweigleisig als
Kunst und als Werbung für die
Modekampagnen. Teller selbst
ist daher auch als Fotograf in der
Mode- und in der Kunstszene
gleichermaßen anzutreffen.

Konfrontiert man dieses Aus-
stellung mit „The Lucid Evi-
dence“, die Fotografien aus den
letzten 30 Jahren der Museums-
sammlung zeigt, wird deutlich,
dass einige Protagonisten der
Modeszene, egal ob Fotografen
oder Designer, sehr schnell Bild-
verfahren adaptieren und kopie-
ren können, ohne sich mit den

entsprechenden Inhalten zu be-
schweren. Wie fruchtbar diese
Auseinandersetzung sein kann,
zeigen die Arbeiten von Corinne
Day und Collier Schorr. Day foto-
grafierte über Jahre ihr eigenes
Leben in der Serie „Diary“. Situa-
tiv, schnell, schonungslos: Das
Leben besteht aus Sex, Musik, Ni-
kotin und Katerfrühstück. Aber
die jugendliche Freiheit und Ins-
zenierung ist stets unterlegt von
Melancholie und Tragik. Der Ver-
weis auf Nan Goldin ist daher an-
gemessen. Die Bilder sind gut,
anmutig und präzise und nie bil-
lig. Day erzählt ihre eigene Ge-
schichte, ohne zu kopieren.

Gleiches gilt für die eigenwil-
ligen Inszenierungen von Collier
Schorr, die Geschlecht und Iden-
tität mit dem Kampf um das da-
zugehörige Bild vermischt und
in kleinen Formaten alles an
Pressuren und Blessuren zum
Thema weibliche und männliche
Rollenbilder in Gesellschaft und
Fotografie zusammenbringen
kann. „Not in Fashion“ leistet ei-
nen außergewöhnlichen Beitrag
zum Verständnis der Ästhetik
und des Lebensgefühls der
1990er Jahre, zeigt unbekannte
und vergessene Bilder und Stra-
tegien – und erklärt ganz neben-
bei, wie widersprüchlich das Me-
dium Fotografie ist.

n Bis 9. Januar. Museum für Moder-

ne Kunst, Frankfurt am Main. Ein

Katalog ist im Kerber Verlag er-

schienen und kostet 39,95 Euro

Benutzt, gestutzt, gestaltet und vermarktet
FOTO Die Schau „Not in Fashion – Mode und Fotografie der 90er Jahre“ im Frankfurter Museum für Moderne Kunst zeigt vergessene Bilder

VON MAIK SCHLÜTER

Die Fotografie ist ein Zwitterwe-
sen von Anbeginn. Ein ästheti-
sches und zugleich technisches
Verfahren, das ganz autonome,
aber auch ganz konventionelle
Bilder produzierte. Es dauerte
150 Jahre, um die vielfältigen
Ausdrucksmöglichkeiten der Fo-
tografie zu erkunden und eine
klare Trennlinie zwischen avant-
gardistischen Vorgehensweisen
und den unbewussten Torheiten
der Alltagsfotografie zu ziehen.
Trotzdem kreuzten sich die
scheinbar klar getrennten Berei-
che immer wieder.

Im Frankfurter Museum für
Moderne Kunst kann man jetzt
zwei Ausstellungen sehen, die als
Parallelmontage zeigen, wie sich
Modefotografie und Fotografie
im Kontext der bildenden Kunst
in den 1990er Jahren beeinflusst
haben. Die von der Kuratorin So-
phie von Olfers hervorragend
konzipierte Schau „Not in Fa-
shion“ zeigt einen gut recher-
chierten Überblick und lenkt den
Blick – und das ist das große
Kunststück – nicht auf die Mo-
dels, Outfits oder Locations, son-
dern auf die Ästhetik der Foto-
grafie.

Es gibt einen Star, der den in
den 1990er Jahren vollzogenen
Übergang vom Magazin zur Ga-
lerie am besten verkörpert: Wolf-
gang Tillmans. Sein Weg vom
Szene-, Mode- und Magazinfoto-
grafen zum international ausge-

de die Bilder, die am Ende etwas
verrätselt wirken, sind gleichzei-
tig in einem frischen, beschwing-
ten fotografischen Duktus in Sze-
ne gesetzt. „Sie kann schreiben
mit nahezu nichts“, bemerkte der
niederländische Schriftsteller
Cees Nooteboom über Sibylle
Bergemann. Es erstaunt also
nicht, dass die 1941 in Berlin ge-
borene Fotografin zunächst als
Modefotografin für die DDR-Zeit-
schrift Sibylle bekannt wurde.
Mit wenigen Mitteln dem großen
Drama die Bühne zu bereiten, das
ist das Vermögen der Modefoto-
grafie. Sibylle Bergemann setzte
dafür auf die Porträtstudie ihrer
Models, deren Persönlichkeit sie
noch vor deren Pose festhielt.

Ihre Porträtkunst begründete
denn auch ihren Ruf, neben ih-
ren Szenen aus dem Ostberliner
Alltag. Berühmt geworden ist die
Serie, in der sie zwischen 1975
und 1986 das Entstehen der
Marx-Engels-Skulptur und
schließlich deren Aufbau auf
dem gleichnamigen Forum in
Berlin dokumentierte. Wie fette
Putten hängen die kopflosen Phi-
losophen da im Himmel. Nach

der Wende war sie mit ihrem Le-
bensgefährten, dem Fotografen
Arno Fischer, eine der Mitbe-
gründerInnen der Agentur Ost-
kreuz, die nach dem Autoren-
prinzip funktioniert und es doch
auf hohem künstlerischen und
handwerklichen Niveau schafft,
wirtschaftlich rentabel zu arbei-
ten. Damals überraschte Sibylle
Bergemann auch durch mitrei-
ßende Farbreportagen aus New
York, Rio de Janeiro oder Dakar.

Am eindrücklichsten aber
bleibt sie mit ihren zarten und
intimen Alltagsszenen Ostber-
lins. „Marzahn, Springpfuhl,

Vom vergnügten Dahingleiten
NACHRUF Sie war eine großartige Schwarz-Weiß-Fotografin, gerade weil sie schwarz-weiß weder dachte noch
argumentierte. Und sie schuf zarte, intime Alltagsszenen aus Ostberlin. Sibylle Bergemann ist tot

Am 10. November wird im Baby-
lon-Kino, in Berlin-Mitte, der
Film „Mein Leben“ Premiere ha-
ben. Diejenige, der das Porträt
gilt, wird nicht mehr dabei sein.
Sibylle Bergemann, die große
Berliner Fotografin, ist in der
Nacht zum Dienstag in ihrem
Haus in Margaretenhof bei Gran-
see einem Krebsleiden erlegen.

„Ich sehe mich auch heute
noch eher als Schwarz-Weiß-Fo-
tografin. Es war in der DDR
schließlich kompliziert, in Farbe
zu fotografieren“, hatte sie vor ei-
nem Jahr im taz-Interview an-
lässlich einer Ausstellung der
von ihr 1990 mitbegründeten
Agentur Ostkreuz. Sie war weiß
Gott eine große Schwarz-Weiß-
Fotografin, selbst dann noch, als
sie sich nach der Wende, als Foto-
reporterin von Geo, Stern, Spie-
gel oder dem New York Times
Magazine als großartige Farbfo-
tografin entpuppt hatte. Einfach
weil sie nie schwarz-weiß foto-
grafiert, das heißt schwarz-weiß
argumentiert hat.

Sibylle Bergemanns Fotografi-
en sind vielschichtig. Ihre Ironie
kommt lapidar daher, und gera-

1980“ etwa ist eine solche kleine
Ikone. Vor dem Hintergrund der
Wohnsilos tummelt sich ein Dut-
zend dunkel gekleideter Schlitt-
schuhläufer auf einer Eisfläche.
Trotz des nicht gerade berücken-
den Settings drängt sich beim Be-
trachten unwillkürlich das Wort
Vergnügen auf. Denn die Foto-
grafie erzählt ganz unkompli-
ziert eine altbekannte Geschich-
te. Sie handelt davon, wie die
Menschen die kurze Zeit des Ei-
ses, die die Eintönigkeit ihres All-
tags unterbricht, nutzen; wie sie
den unverhofften Spaß des be-
schwingten Dahingleitens genie-
ßen. Selbst die Häuser blicken
heiter in die Gegend. Ganz uner-
wartet schick schauen sie aus, in
der fernen Perspektive, die Sibyl-
le Bergemann mit ihrem Kame-
rastandpunkt gewählt hat, und
der gegenüber den Eisläufern
nur leicht erhöht liegt. Es ist das
Bemühen einer allzu oft verges-
senen, freundlichen, unbedarf-
ten Moderne um Komfort und
Wohnluxus auch für breite Be-
völkerungsschichten, das sie da
für uns wiederentdeckt.
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Geste der Entfremdung: Kristen McMenamy, London 1994 Foto: Jürgen Teller

Undatiertes Selbstporträt Foto: Sibylle Bergemann/Ostkreuz
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