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NEUE LANDSCHAFTEN
DIE WAHRHEIT DER NATUR

In dem Bildband Landscapes after 
Ruskin treffen die unterschied-
lichsten Kunstwerke aus Gattun-
gen wie Malerei, Fotografie, Bild-
hauerei, Videokunst aber auch 
Literatur und Philosophie aufein-
ander, denen eines gemein ist: 
das Staunen über die großartigen 
Naturschönheiten, verbunden mit 
der Anklage über deren zuneh-
mende Zerstörung durch Men-
schenhand einerseits und die da-
raus resultierende neue ästhetische 
Definition von Landschaft ande-
rerseits.

Der im Titel des Bandes zitierte 
John Ruskin (1819–1900) war Ma-
ler und einer der einflussreichsten 
Kunstkritiker und Sozialphilosophen 
des viktorianischen Zeitalters. In der 
damals zunehmenden Industriali-
sierung sah Ruskin die Gefahr der 

Verkümmerung sowohl menschli-
cher Tugenden als auch der künst-
lerischen Schaffenskraft. Die Haupt-
aufgabe des Künstlers sollte seiner 
Meinung nach die Darstellung der 
„Wahrheit der Natur“ sein, der 
Maler solle also die Natur so wie-
dergeben, wie sie die Menschheit 
erlebt – mit all ihrer Schönheit und 
ihrem Schrecken.
Seit Ruskin hat sich die Welt dra-
matisch verändert. Die Publikation 
Landscape after Ruskin (Hirmer 
Verlag € 39,90), die anlässlich einer 
bis zum 7. Juli präsentierten Aus-
stellung in der New Yorker Grey 
Art Gallery erschienen ist, geht 
der Frage nach, welches Bild sich 
die heutigen Künstler von der Land-
schaft „nach Ruskin“ machen.
52 Meister wie Georg Baselitz, Jo-
seph Beuys, Christo, Mary Corse, 
Gustave Courbet, Eric Fischl, An-

dreas Gursky, Anselm Kiefer, Bruce 
Nauman, Raymond Pettibon, Hiro-
shi Sugimoto oder Ai Weiwei las-
sen uns an ihrer ambivalenten Sicht 
auf Landschaften und Städteansich-
ten teilhaben, die verwirrend und 
gleichzeitig faszinierend ist: ver-
schwommene, grünliche Bilder, die 
an militärische Überwachungska-
meras erinnern und so etwas Bana-
les wie Baukräne auf einem leeren 
Grundstück bei Nacht zeigen. Oder 
rosa Dampfwolken, die aus den 
Schornsteinen einer Stahlfabrik quel-
len, fotografiert in der Camargue, 
einer Region, die für ihre großartige 
Naturschönheit bekannt und ge-
schätzt ist. Der Baukran, die rosa 
Wolken – zwei Beispiele aus 80 Ab-
bildungen, die stellvertretend da-
für sind, wie der Mensch seine Welt 
„gestaltet“ – und damit eine neue, 
künstliche Ästhetik schafft.       zh

JOAN JONAS
NEW YORK, VENEDIG, LONDON, MÜNCHEN

Von Caroline Klapp

Die „Grande Dame“ der amerika-
nischen Performance- und Video-
kunst, Joan Jonas, wird in diesem 
Jahr in Deutschland erstmals in 
einer umfassenden Museumsaus-
stellung gezeigt. Ab März ist sie 
in der Tate Modern in London zu 
sehen, im November kommt sie 
endlich auch nach München ins 
Haus der Kunst. Obwohl die heute 
82-jährige New Yorker Künstlerin 
seit langem innerhalb der Kunst-
szene Kultstatus besitzt, war sie 
einem breiteren Publikum bis zur 
Gestaltung des US-Pavillons auf 
der Biennale in Venedig 2015 
weitgehend unbekannt.

Betrat man vor fast drei Jahren den 
amerikanischen Pavillon – nach 
langer Wartezeit vor einer schlich-

ten Holztür – wähnte man sich in 
einem rätselhaften Labyrinth aus Vi-
deoprojektionen, meterhohen Zerr-
spiegeln, dutzenden großformatigen 
Papierzeichnungen vom Kommuni-
kationstanz der Bienen, Vitrinen mit 
behutsam arrangierten Schwertfisch-
Karkassen, delikaten Naturschwäm-
men, auf dem Boden angeordneten 
hohen konischen Papierhüten und 
bunten Gesichtsmasken aus Papp-
maché. Mysteriös war das alles auf 
den ersten Blick. Doch was zunächst 
beliebig erscheint, fügt sich bei nä-
herem Hinsehen zu einem persön-
lichen Narrativ, an dem die Künst-
lerin seit über 50 Jahren konsequent 
arbeitet. They come to us without a 
word – sie kommen ohne Worte zu 
uns – so der Titel der vielschichtigen 
Installation, die sich mit der Fragi-
lität der Natur oder vielmehr der 
Bedrohung fragiler Ökosysteme aus-

einandersetzt, ohne dabei den Zei-
gefinger zu erheben beziehungs-
weise in eine Agitprop-Attitüde zu 
verfallen. Unaufdringlich, auf fast 
poetische Weise prägen sich über 
mehrfache Videoprojektionen Bil-
der ein: von weiten überfluteten 
Landschaften, vom emsigen Trei-
ben im Bienenstock oder von Kin-
dern, die Geistergeschichten rezi-
tieren, tauziehen und im Wald 
Tanzchoreografien aufführen. Sie 
tragen dieselben Papierhüte und 
Gesichtsmasken, die als Objekte 
ebenfalls Teil der Installation sind, 
und plötzlich entsteht aus der über-
fordernden Gleichzeitigkeit unter-
schiedlicher visueller Eindrücke und 
Medien ein stimmiger Tenor. Die 
Quellen, aus denen Jonas schöpft, 
sind mannigfach – im Fall der Ins-
tallation für die Biennale waren es 
die Naturbeschreibungen des is-
ländischen Nobelpreisträgers Hall-
dór Laxness und ihr persönliches 
Anliegen. Immer wieder setzt sie 
sich in ihren Videos selbst ins Bild, 
taucht auf als Schamanin, die ohne 
Schwierigkeit durch Zeit und Ort 
wandelt und doch über Jahre hin-
weg eine feste Konstante bleibt. 
Jonas’ Selbstzitate führen zurück 
zu den Anfängen ihrer Karriere, als 
sie im Jahr 1970 in Japan ihre erste 
Videokamera, eine Portapak von 
Sony, kaufte: Sie begann als eine 
der Ersten überhaupt, in ihren 
Performances mit Video zu arbei-
ten und darüber die Gleichzeitig-
keit von Zeit und Raum in Frage zu 
stellen.          ck

Joan Jonas, They Come to Us Without a Word II, Performance at Teatro Piccolo Arsenale, 
Venedig, 2015

Für den international renommier-
ten Bildhauer Rudi Wach (*1934) 
nimmt die Zeichnung eine elemen-
tare Position innerhalb seines Wer-
kes ein, sowohl inhaltlich als auch 
zeitlich. Es kommt zu einer tägli-
chen Begegnung zwischen dem 
Künstler und seinen Linien und 
Formen, die ein geheimnisvolles 
Eigenleben zu haben scheinen.

Am Anfang der Zeichnung steht 
ein Bündel Linien auf dem Papier, 
die „bis zum Rande mit Energie 

angefüllt sind“. Dann beginnt ein 
Prozess, den Rudi Wach als ein 
Entwirren des Chaos beschreibt, 
bei dem sich „die Linien kreuzen 
und vereinen. Zerstörte und noch 
geschlossene Linien liegen neben-
einander. Noch wissen sie nicht, 
warum sie hier sind, wohin sie ge-
hören. Allmählich beginnt das Blatt 
zu vibrieren“. Im Laufe des Schaf-
fensprozesses finden die Linien zu 
einem Ganzen zusammen, es ent-
stehen Bilder mit poetischen und 
rätselhaften Titeln wie Der Fischer 

zeigt seine Beute oder Die Hand 
hält den Stier über dem Becken der 
Verwandlung. Sie lassen eine ge-
heimnisvolle Welt von mythischen 
Wesen und organischen Gebilden 
entstehen, wobei die Darstellung 
der Hand eine tragende Rolle ein-
nimmt.
Die Hinwendung zur Zeichnung 
begann bereits vor über 35 Jahren. 
Zuvor studierte Wach Bildhauerei 
an der Accademia di Belle Arti di 
Brera bei Marino Marini in Mai-
land. 1957 traf er Alberto Giaco-
metti, der ihn nach Paris einlud. 
Nach drei Jahren kehrte Wach nach 
Mailand zurück, wo er bis heute 
lebt und arbeitet. Anfang der 1970er 
Jahre trennten sich langsam Rudi 
Wachs Zeichnungen von dem Skiz-
zenhaften und dem Vorbereiten-
den für die Bildhauerei, „was blieb, 
war die Suche nach einer neuen 
Figuration“. Es entstanden Bilder, 
„die tief in meiner Psyche vorhan-
den waren und allmählich auf mei-
nen Zeichnungen sichtbar wur-
den“, schreibt der Künstler in seinem 
Buch Der Zeichner Rudi Wach 
(Hirmer Verlag € 35,–). In den 
1990er Jahren fand er in der Lein-
wand das für seine bis zu 550 x 
210 cm großen Zeichnungen geeig-
nete Material, welches ihm hin-
sichtlich des Formats aber auch der 
Textur eine größere Bandbreite der 
Ausdrucksmöglichkeiten gewähr-
te. Der großformatige und mit ed-
lem Papier ausgestattete Premium-
Band unterstreicht die Wirkung 
der dort präsentierten 120 Zeich-
nungen aus den Jahren 2008 bis 
2017 auf besonders gelungene 
Weise. Der einführende Essay von 
Klaus Wolbert setzt Rudi Wachs 
zeichnerisches Werk in den kunst-
historischen und philosophischen 
Kontext und verortet es als das 
Fundament seiner künstlerischen 
Tätigkeit.                                    ers
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Joan Jonas
Bis 5. August 2018

Tate Modern, London
Ab 9. November 2018

Haus der Kunst, München

Katalog Hirmer Verlag € 29,90

WUNDER DES WERDENS
DIE ZEICHNUNGEN VON RUDI WACH

Serban Savu, They Cannot Hear US, 2008, Hall Art Foundation

Wie bei allen guten Erzählungen 
gibt es die Möglichkeit einer un-
terschiedlichen Lesart. Dies gilt 
auch für Gerhard Bergers (*1933) 
großartige Arbeiten, die ihre Ge-
schichten in verschlüsselter Form 
anbieten, zum genauen Hinsehen 
einladen und den Betrachter in 
ihren Bann ziehen. Das Buch 
Between Worlds vereint die Ge-
mälde, Holzschnitte und Grafiken 
seiner jüngsten kraftvollen Schaf-
fensphase.

Verlust der Kontrolle ist eines der 
wenigen Gemälde, die der Maler und 
Grafiker Gerhard Berger benannt 

hat. Zumeist bleiben seine Werke 
ohne Titel, denn der Künstler möch-
te den Betrachter dazu einladen, 
beim „Lesen“ seiner Arbeiten auch 
eigene Interpretationen zu finden.

Figürlich und abstrakt

Die Entstehung von Bergers Wer-
ken ist ein komplexer Arbeitspro-
zess, in dem er zu Beginn dem 
Nachdenken und damit dem Fak-
tor Zeit einen elementaren Platz 
einräumt. Einem ersten Bildgedan-
ken folgend, gehen den Gemälden 

vielfältige Skizzen und Collagen 
voraus, bevor die ersten Bildent-
würfe entstehen. Kontinuierlich 
und immer wieder um Vereinfa-
chung bemüht, entwickelt Berger 
daraus seine Bilder, in denen sich 
figürliche und abstrakte Malerei 
verbinden.

Picasso, Kubismus und 
Typografie

Nachhaltig beeinflusst von Pablo 
Picassos afrikanisch inspirierter 
Formensprache, dem Kubismus so-
wie durch seine eigene Ausbil-
dung und Lehrtätigkeit im Bereich 
Typografie, Holzschnitt und Gra-
fik entwickelte Berger seine unver-
wechselbare Bildsprache konse-
quent weiter. Die Thematik seiner 
Bilder wird häufig von den großen 
Mythen der Menschheitsgeschich-
te, den religiösen Bildvorstellun-
gen der Weltkulturen sowie Ereig-
nissen, die unsere Welt erschüttern 
und verändern, dominiert.
Der im schweizerischen Solothurn 
geborene Künstler wuchs in Sig-
maringen auf und begann Anfang 
der 1950er Jahre sein Studium an 
der Akademie der Bildenden Küns-
te in München, wo er bis 1999 ei-
nen Lehrstuhl innehatte. Heute 
lebt und arbeitet er als freischaf-
fender Maler und Grafiker in Mün-
chen und in Rohrbach-Ilm. cv

GERHARD BERGER
„BILDER SIND ERZÄHLTE ZEIT“

Gerhard Berger, Verlust der Kontrolle, 2012
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Rudi Wach, Die Hand wird zur Figur I, 2008

Gerhard Berger
Between Worlds

Hrsg. von Jürgen B. Tesch
Deutsch/Englisch

128 Seiten, ca. 60 Abbildungen  
in Farbe

Hirmer Verlag € 39,90
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EIN UNGELÖSTES RÄTSEL DER KUNSTGESCHICHTE
DER MEISTER VON MESSKIRCH

A
nb

ie
te

r:
 Z

ei
tv

er
la

g 
G

er
d 

B
uc

er
iu

s 
G

m
bH

 &
 C

o.
 K

G
, B

uc
er

iu
ss

tr
aß

e,
 2

0
0

95
 H

am
bu

rgWIR ZEIGEN KUNST.
Für das neue WELTKUNST-Spezial haben wir uns auf 
Reisen zur Kunst begeben: Wir sind nach Los Angeles, 
Chicago, Bayern, in die Schweiz und nach Wien gereist, 
um die wichtigsten Ausstellungen und sehenswertesten 
Orte zusammenzustellen.

Unverzichtbar: die große Vorschau für das Kunstjahr 2018.

Jetzt im Handel, oder bestellen Sie Ihr Exemplar:

 www.weltkunst.de/einzelheft
 +49-40/55 55 78 68 Bestellnr.: 70285814
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Von Wilfried Rogasch

Zu den ungelösten Rätseln der 
Kunstgeschichte im deutschen 
Südwesten zählt die Frage, wer 
sich hinter dem Notnamen „Meis-
ter von Meßkirch“ verbirgt. Na-
mensgebend für den Künstler war 
der prachtvolle ehemalige Hoch-
altar der Pfarrkirche St. Martin in 
Meßkirch. Er stellt im Mittelbild 
die Anbetung der Heiligen Drei 
Könige dar, die gleichzeitig drei 
Lebensalter symbolisieren. Ein be-
sonderes Kleinod ist der Wilden-
steiner Altar, der im geöffneten 
Zustand auf der Mitteltafel eine 
Mondsichelmadonna zeigt, die von 
14 Heiligen umgeben ist. Diese 
sind die Namenspatrone der Fa-
milie Zimmern.

Seit über 100 Jahren haben For-
scher ein umfangreiches Gesamt-
werk zusammengetragen, das sie 
dem unbekannten schwäbischen 
Maler der Reformationszeit zu-
schreiben. Die Qualität seiner Ar-
beiten führt eindrucksvoll vor 
Augen, dass es sich um einen der 
bedeutendsten deutschen Maler der 
ersten Hälfte des 16. Jahrhunderts 
handelt. Prachtvolle Farben, Ge-
wänder, deren Stofflichkeit greifbar 
erscheint, und Heilige mit unver-
wechselbaren Charakterköpfen prä-
gen seine Bilder. Zur Enttarnung 
des Künstlers wurden neben stil-
kritischen Analysen auch neueste 
kunsttechnologische Techniken an-
gewandt. Aber die grundsätzliche 
Frage nach der Identität des Künst-
lers bleibt weiterhin ungelöst.
Das dem Maler zugeschriebene 
Œuvre umfasst sowohl Themen aus 
der christlichen Heilsgeschichte als 
auch einige Bildnisse und ist etwa 
zwischen 1515 und 1540 entstanden. 
Anders als viele seiner Zeitgenossen 

wie Dürer oder Cranach wandte sich 
unser Künstler nicht der Reforma-
tion zu, sondern blieb zeitlebens dem 
alten Glauben treu. Das hinderte 
ihn jedoch nicht daran, Bildfin-
dungen etwa von Dürer zu über-
nehmen. Dafür muss er dem Nürn-
berger nicht persönlich begegnet 
sein. Wahrscheinlicher ist, dass er 
Dürers druckgrafisches Werk kann-
te, das damals in Süddeutschland 
zirkulierte. Geografisch beschränkt 

sich das Wirken des Meisters auf 
den südlichen Teil des heutigen Bun-
deslandes Baden-Württemberg. Ken-
ner seines Werkes gehen aufgrund 
stilistischer Vergleiche davon aus, 
dass er mit der Ulmer Malerschule 
in Berührung gekommen sein muss.
Seine wichtigsten Auftraggeber wa-
ren die Freiherren von Zimmern, 
die durch Aufsehen erregende Auf-
träge eine Standeserhöhung durch 
den Kaiser erwirken wollten. Tat-

sächlich wurden sie 1539 in den 
Grafenstand erhoben. Nach ihrem 
Aussterben 1594 fiel ihr Erbe an das 
Haus Fürstenberg. In der fürstli-
chen Gemäldegalerie Donaueschin-
gen wurden Hauptwerke des Meis-
ters wie der Wildensteiner und der 
Falkensteiner Altar fast 200 Jahre 
lang öffentlich ausgestellt. Anfang 
des 21. Jahrhunderts geriet das Fürs-
tenhaus in Geldnot und verkaufte 
seine Gemälde. Sie zählen heute zum 

Bestand der Staatsgalerie Stuttgart 
sowie der Kunsthalle Schwäbisch 
Hall des Unternehmers und Kunst-
sammlers Reinhold Würth. Ein 
weiterer adeliger Auftraggeber war 
das Haus Hohenzollern. Bis heute 
befinden sich Arbeiten des Meis-
ters in der fürstlichen Gemäldega-
lerie auf dem Hohenzollern-Schloss 
Sigmaringen. Das übrige Werk ist 
über halb Europa zerstreut, wo-
durch auch Altartafeln auseinan-

dergerissen wurden, die für die 
Dauer der Ausstellung wieder zu-
sammengefügt wurden.
Noch bis zum 2. April 2018 präsen-
tiert die Ausstellung der Staatsgalerie 
Stuttgart erstmals die Bandbreite 
von 189 Werken von 57 Leihge-
bern aus elf Ländern Europas und 
den USA. Der opulent ausgestatte-
te, wissenschaftlich fundierte Kata-
log ist im Hirmer Verlag zum Preis 
von € 45,– erschienen.

Meister von Meßkirch, Wildensteiner Altar (geöffneter Zustand), Staatsgalerie Stuttgart
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In den 1910er Jahren wandte sich 
eine Gruppe von Malern vom Ge-
genständlichen ab, hin zum so-
genannten Orphismus, der reinen 
Farbmalerei. Damit löste sie in der 
Kunst eine Revolution aus, die der 
Abstraktion den Weg bereitete. Das 
Ludwigshafener Wilhelm-Hack-Mu-
seum vereint noch bis zum 2. April 
in der Ausstellung Stimme des Lichts 
mit Sonia und Robert Delaunay, 
Kandinsky, Klee, Kupka, Léger, 
Macke, Picabia u.v.m. einen gan-
zen „Chor“ von Künstlern, die der 
europäischen Malerei neue An-
sätze lieferten.

Farbe und Form waren die beiden 
Pole der Malerei, die Anfang des 
20. Jahrhunderts die Maler der 
europäischen Avantgarde zu neu-
en Bildfindungen bewegten. Wäh-
rend die Faszination an der Form 
den Kubismus (abgeleitet von lat. 
cubus = Würfel) hervorrief, wur-
de die Malerei mit zerlegter, ge-
schichteter Farbe als „Orphismus“ 
bezeichnet, in Anlehnung an eine 
mythologische Figur aus der grie-
chischen Antike mit einer beson-
deren Begabung. So bestechend wie 
Orpheus, der sagenhafte Sänger, 
seine Leier spielte und damit Stei-
ne und Tiere zu verzaubern wusste, 
machten sich die Künstler bis zum 
Ersten Weltkrieg mit einer unge-
heuren schöpferischen Kraft die „rei-
ne“ Farbe zunutze, um das auszu-
drücken, was unter der Oberfläche 
lag: die Stimmung, das Gefühl, die 
Wahrnehmung des Unsichtbaren.
Dass der Umgang mit Farbe und 
infolge Licht ganz unterschiedlich 
ausfallen kann, lässt sich exempla-
risch in der Ausstellung und dem 
umfassenden Begleitkatalog (Hirmer 
Verlag € 49,90), der ersten deutsch-
sprachigen Publikation zu diesem 
Thema, nachvollziehen. Die Stati-
onen „Orphismus, reine Malerei“, 
„Stimme des Lichts“, „Malerei der 
reinen Farbe“, „Idee der Form“ und 
„Rhythmische Simultaneität“ zei-
gen hochkarätige Exponate, darun-
ter die in Spektralfarben zerlegten 

Fensterbilder von Robert Delaunay, 
die futuristisch konstruierte Serie 
Studio della luce eines Giacomo Bal-
la, emotionale Farbkompositionen 
des Blauen Reiter oder die bunt ro-
tierende Hommage an Apollinaire 
von Marc Chagall, der damit die 
Keimzelle des Orphismus in Paris 
verortete. Denn der Wortschöpfer 
dieses Begriffs war der Dichter und 
Kritiker Guillaume Apollinaire, der 
anlässlich einer Ausstellung der 
Section d’Or in der Pariser Galerie 
La Boétie im Jahr 1912 vortrug: 

„Die Werke der orphischen Maler 
sollen ein ungetrübtes ästhetisches 
Wohlgefallen hervorrufen, zugleich 
aber eine sinnfällige Konstruktion 
und eine sublime Bedeutung, das 
heißt: das Sujet wiedergeben.“ Da-
mit bezog er sich auf das Werk De-
launays, hier u.a. repräsentiert durch 
die Mannschaft von Cardiff, das mit 
der lyrischen Gestaltung von Rug-
byspielern vor Riesenrad und Eif-
felturm dem damals unbändigen 
Fortschrittsglauben eine Stimme 
verlieh. af

DER GELEHRTE UND DAS MONDSPIEL
DER FRÜHLING BEGINNT MIT PAUL KLEE

Zwei Ausstellungen in Bayern mit 
einander ergänzenden Schwer-
punkten widmen sich dem Künst-
ler Paul Klee und dessen Werk. 
Während die umfassende Sonder-
ausstellung der Münchner Pina-
kothek der Moderne Klees Bau-
haus-Zeit in den 1920er Jahren 
beleuchtet, rückt das Franz Marc 
Museum in Kochel am See das 
Thema „Landschaft“ in Klees Œu-
vre als „kleine Reise ins Land der 
besseren Erkenntnis“ in den Fo-
kus der Betrachtung.

In seinem Text exakte versuche im 
bereich der kunst von 1928 formu-
lierte Paul Klee die „konstruktion 
des geheimnisses“ als Aufgabe. 
Einen passenderen Titel als dieses 
Zitat wird man für die Münchner 
Ausstellung schwerlich finden. Denn 
wie der Kurator dieser Schau, Oli-
ver Kase, in seinem Vorwort des 
Ausstellungskatalogs schreibt, kann 
„dieser Ausdruck als Motto über 
dem gesamten Werk und Leben 
von Paul Klee stehen“. Als in den 
1920er Jahren am Bauhaus in Wei-
mar und Dessau tätiger Meister 
stellte Klee die Dominanz des Rati-
onalismus in Frage und strebte nach 
einer Balance von Verstand und 
Gefühl, von Konstruktion und „Ge-
heimnis“.
Die Münchner Präsentation geht 
der Frage nach, wie Klee auf die zu-
nehmend technisierte Welt als Ma-
ler und Zeichner reagierte und räumt 
durch die vertiefte Betrachtung sei-
ner Bauhaus-Zeit mit dem Klischee 
eines weltabgewandten Künstlers 
auf. Neben 20 Werken aus dem ei-
genen Bestand versammeln sich 
130 internationale Leihgaben in ein-
drucksvollen Räumen, deren Aus-
stellungsarchitektur Juliette Israël 

in Anlehnung an Paul Klees Des-
sauer Meisterhaus und Atelier ent-
worfen hat.
Zu der Schau ist ein Katalog erschie-
nen, der gestalterisch und durch 
Textbeiträge renommierter Autoren 
mit profunder Sachkenntnis her-
vorragend gelungen ist. Auch die 
Kinder kommen nicht zu kurz: Da 
Paul Klee der Ansicht war, dass die 
Kunst in wichtigen Aspekten ihren 
Ursprung in der Gedankenwelt des 
Kindes findet, gibt es in der Aus-
stellung ein liebevoll gestaltetes Be-
gleitheft Die Zauberreise – Auf den 
Spuren von Paul Klee, das den jun-
gen Besuchern Klees Kunst fanta-
sievoll nahebringt.
Eine etwas kleiner angelegte, aber 
nicht minder feine Klee-Präsenta-
tion führt den Besucher nach Kochel 
am See. Dort widmet sich das Franz 
Marc Museum mit rund 40 Expo-
naten dem Landschaftsbild Paul 
Klees. Viele seiner Bildtitel tragen 
diesen Begriff in sich, selten bezieht 
er sich jedoch auf konkrete Orte. 
Vielmehr ist für Klee die Landschaft 
eine imaginäre Reise, durch die er 
den Betrachter führt und ihn ein-
lädt, frei zu assoziieren.
Linien verselbstständigen sich zu 
Reisegefährten, die ermüden, ras-
ten oder forsch voranschreiten, zu 
Brücken oder Booten, die auf Wel-
len schaukeln. So wird die Linie 
zur „ersten beweglichen Tat“ und 
zur Leitlinie des Spaziergangs durch 
das Bild. Im Franz Marc Museum, 
das von Haus aus eine Reise wert 
ist, begegnet man in der aktuellen 
Ausstellung vor allem der poeti-
schen Seite Klees. Ein zauberhaftes 
Tête-à-Tête, das man in dem wun-
derschönen, typografisch beein-
druckenden Katalog vertiefen 
kann. um

 
Paul Klee, Bäume im Garten, 1929, Fondazione Gabriele e Anna Braglia, Lugano
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Paul Klee, Auserwählter Knabe, 1918, Privatsammlung, New York

Paul Klee. Landschaften
Bis 10. Juni 2018

Franz Marc Museum,
Kochel am See

Katalog zur Ausstellung
Hrsg. von Cathrin Klingsöhr-Leroy

144 Seiten, 58 Abbildungen
in Farbe

Hirmer Verlag € 22,–

Der Brücke-Künstler und wegwei-
sende Expressionist Karl Schmidt-
Rottluff malte farbintensive Bilder 
mit unvergleichlich magischer 
Ausstrahlungskraft. Während sei-
ner rund 60 Schaffensjahre diente 
ihm seine umfangreiche Ethno-
graphica-Sammlung als wesent-
liche Inspirationsquelle. Zum ers-
ten Mal stehen die Rezeption 
dieser Objekte und seine Faszina-
tion für außereuropäische Kunst 
im Zentrum einer Ausstellung.

Anfang des 20. Jahrhunderts such-
ten die Künstler der Avantgarde 
nach neuen Ausdrucksmöglichkei-
ten, die der Wucht der Realität stand-
hielten und zugleich die Empfin-
dungen sichtbar machten. Begeistert 
von einem für sie neuen Umgang 
mit Form und Stil fanden die Künst-
ler reiche Anregungen in den Figu-
ren, Masken, Alltags- und Kult-
gegenständen u.a. aus Afrika und 
Ozeanien. Doch während sich sei-
ne Kollegen überwiegend für die 
Formensprache interessierten, spür-
te Schmidt-Rottluff der magischen 
Aura dieser Objekte nach. So fan-
den viele persönliche Sammlungs-

gegenstände direkten Eingang in 
seine Bilder und Skulpturen und ver-
mitteln deren innewohnende Kraft 
und Energie. Mit sachkundigen Tex-
ten betrachtet der Ausstellungs-
katalog über die Gegenüberstellung 
von rund 80 seiner Werke und 
gesammelten Artefakten hinaus die 
verschiedenen Perspektiven dieses 
einmaligen Zusammenspiels.      cv

GEHEIMNIS DER DINGE
SCHMIDT-ROTTLUFFS GESPÜR FÜR MAGIE

 
Karl Schmidt-Rottluff, Schräge Maske, 1961, Brücke-Museum Berlin

Karl Schmidt-Rottluff: 
expressiv, magisch, fremd

Bis 21. Mai 2018
Bucerius Kunst Forum,

Hamburg

Katalog zur Ausstellung
Hirmer Verlag € 39,90

 
Robert Delaunay, L'Equipe de Cardiff (Die Mannschaft von Cardiff), 1913, Pinakothek der 
Moderne, München

FARBE UND LICHT
DIE STIMME DER AVANTGARDE

KRIEG UND FRIEDEN IM 21. JAHRHUNDERT

Selten ist die Landkarte auf dem 
Vorsatzpapier eines Buches ein solch 
hilfreicher und kluger Begleiter 
gewesen wie in dem Band Entlang 
den Gräben von Navid Kermani. 
Wer könnte Städte wie Jalta, Tiflis, 
Baku, Bergkarabach, Eriwan, Tar-
tar und Täbris, um nur einige uns 
halbwegs geläufige Namen zu nen-
nen, zielsicher verorten? So kann 
man die Reiseroute, die den Autor 
in den Jahren 2016/17 über 14 Mo-
nate hinweg von Deutschland über 
das Baltikum nach Russland bis 
nach Isfahan, die Heimat seiner El-
tern, geführt hat, nachverfolgen.
Im Auftrag des Spiegels begann 
Kermani, mit viel Fingerspitzenge-
fühl und Neugierde, bedeutender 

Literatur und zahlreichen Ge-
schichtsbüchern im Gepäck, seine 
Reise „entlang den Gräben“ in sei-
ner Heimatstadt Köln. Sein Weg 
führte ihn auf insgesamt 54 Etap-
pen zu vergangenen Kriegsschau-
plätzen und nur brüchig befriedeten 
Gebieten, an Orte der Vertreibung, 
des Misstrauens, der Unterdrückung 
und Hoffnungslosigkeit. Sein Rei-
setagebuch erzählt aber auch von 
Schauplätzen, die uns in ihrer Groß-
artigkeit, Fremdheit, Skurrilität oder 
ihrem Zauber berühren. Navid Ker-
mani begegnet Menschen unter-
schiedlichster Religionen, Ansich-
ten und Umgangsweisen mit der 
erlebten Geschichte. Immer geht 
es dabei um das Einst und Jetzt, 

selten um die Zukunft, die für viele 
seiner Interviewpartner mehr als 
ungewiss ist. So erschütternd und 
bedrückend einige der Berichte sind, 
so erhellend und hoffnungsfroh ist 
die Botschaft, die in den Wunsch 
nach einem friedlichen, demokrati-
schen und völkervielfältigen Europa 
mündet. zh

Entlang den Gräben 
Eine Reise durch das östliche 

Europa bis nach Isfahan 
Von Navid Kermani

C.H. Beck

Gebunden, € 24,90
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Paul Klee. Konstruktion des
Geheimnisses

Bis 10. Juni 2018
Pinakothek der Moderne, München

Katalog zur Ausstellung
Hrsg. von Oliver Kase

456 Seiten, 385 Abbildungen
in Farbe

Hirmer Verlag € 49,90
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Von Wilfried Rogasch

Die Hamburger Kunsthalle zeigt 
die erste Einzelausstellung des 
berühmten englischen Malers 
Thomas Gainsborough (1727 bis 
1788) in Deutschland. Interessant 
ist dabei, dass die Kunsthalle über 
keinen eigenen Grundstock an 
Gainsborough-Gemälden verfügt 
und dennoch etwa 80 Werke des 
Künstlers zu sehen sind, darunter 
viele Werke aus den wichtigsten 
Londoner Museen wie der Natio-
nal Gallery, der Tate Gallery so-
wie dem Victoria & Albert Muse-
um. Zu verdanken ist dies dem 
Netzwerk des Kunsthallendirek-
tors Christoph Martin Vogtherr, 
welcher jahrelang der Wallace 
Collection und damit einer der 
wichtigsten Londoner Sammlun-
gen vorstand.

Das Besondere der Ausstellung ist, 
dass Gainsborough nicht vornehm-
lich als Porträtmaler gezeigt wird, 
als der er bekannt ist, sondern als 
Landschaftsmaler. Dieses Genre war 
ihm zeitlebens ein besonderes künst-
lerisches Anliegen. Hier war er sei-
ner Zeit voraus, später beriefen sich 
John Constable und William Turner 
auf ihn. Die Landschaftsmalerei 
vor Gainsborough war im Holland 
des 17. Jahrhunderts als eigenstän-
diges Genre zu hoher Blüte gelangt. 
Gainsboroughs Heimat East Anglia 
zeichnete sich durch geografische 
Nähe zu Holland und engste Han-
delsbeziehungen dorthin aus: Die 
Engländer verkauften  vor allem 
Schafswolle, die Holländer auch 
Gemälde. Dadurch wird der junge 
Maler früh mit holländischer Land-
schaftsmalerei in Berührung ge-
kommen sein. Wir wissen, dass er 
zeitlebens Kunstsammlungen in 
englischen country houses besuch-

te, in denen die holländische Schu-
le häufig dominierte.
Durch die Verlegung seiner Werk-
statt 1759 in den mondänen Kurort 
Bath wurde Gainsborough be-
rühmt. Hier traf sich die englische 
High Society, nicht nur um zu ku-
ren, sondern ebenso um Geschäfte 
zu tätigen und die eigenen Töchter 

unter die Haube zu bringen. 
Gainsborough porträtierte die jun-
gen Ladys, aber auch ihre Eltern, 
Brüder und Ehemänner, die alle-
samt über genügend Zeit verfüg-
ten, ihm Modell zu sitzen, und so 
war er bald der gefragteste Bildnis-
maler Englands. Er selbst zog hin-
gegen seine Landschaften den Por-

träts vor. Allerdings arbeitete er 
nicht en plein air, also unter freiem 
Himmel, sondern komponierte sei-
ne Szenerien in der Werkstatt, wo 
er auch  Naturmaterialien zu Land-
schaftsmodellen formte.
Erstaunlich ist, dass die Londoner 
Nationalgalerie das berühmte Ge-
mälde Mr. and Mrs. Andrews ver-

liehen hat. Dieses Bild, halb Doppel-
porträt, halb Landschaftsgemälde, 
zählt zu den Ikonen der englischen 
Kunstgeschichte und verlässt nor-
malerweise niemals seinen ange-
stammten Platz. Vielleicht wollten 
die Leihgeber ein Zeichen gegen den 
„Brexit“ setzen, den die Londoner 
Kunstszene mehrheitlich ablehnt.

Thomas Gainsborough, Robert und Frances Andrews („Mr. und Mrs. Andrews“), um 1750, The National Gallery, London

THOMAS GAINSBOROUGH
MR. UND MRS. ANDREWS REISE AN DIE ELBE

Erhältlich im Buchhandel oder direkt beim Verlag: www.hirmerverlag.de · Tel.: 0711/78 99 20 10HIRMER

ERAN SHAKINE  
A MUSLIM, A CHRISTIAN  
AND A JEW KNOCKING  
ON HEAVEN’S DOOR 
978-3-7774-3049-2 
€ 9,90

Eran Shakine, A Muslim, A Christian and A Jew didn’t realize that happiness was following them for some time now © Courtesy of the artist

AUSSTELLUNG  
JÜDISCHES MUSEUM MÜNCHEN 

BIS 21. OKTOBER 2018

Thomas Gainsborough
Die moderne Landschaft

Bis 27. Mai 2018
Hamburger Kunsthalle

Katalog zur Ausstellung
Hirmer Verlag € 45,–

Seine Bände gehören zu den am 
besten gehüteten Schätzen in al-
ler Welt: Die Inkunabeln des Frank-
furter Kaufmanns Peter Ugelheimer 
(um 1445–1488), auf Pergament 
gedruckt und von den Meistern 
der italienischen Buchmalerei mit 
kostbaren Miniaturen geschmückt, 
zeichneten ihn zu Lebzeiten als Be-
sitzer der schönsten Bücher aus. 
Seine Verdienste um das moderne 
Buch sind in Deutschland nahezu 
vergessen, eine Ausstellung nebst 
Katalog wirken dieser Tatsache 
auf bravouröse Weise entgegen.

Gemeinsam mit seiner Frau Marga-
rete verließ Ugelheimer seine Hei-
matstadt Frankfurt am Main und 
ließ sich in den 1470er Jahren in 
Venedig nieder. Dort tat er sich nicht 
nur als Sammler kostbarer Bücher 
hervor, sondern wirkte als Händler 
und einer der ersten Verleger der 
Buchgeschichte. Peter Ugelheimer 
erkannte das ungeheure Potenzial 
des Buchdrucks, investierte sein 
Vermögen in diese innovative Tech-
nik und baute ein italienweites Ver-
triebsnetz auf. In Nicolas Jenson, 
einem der besten Drucker und 

Schriftentwerfer seiner Zeit, fand 
er einen kongenialen Geschäftspart-
ner. Ugelheimer wurde ein angese-
henes Mitglied der Stadtgesellschaft 
Venedigs und wohnte mit seiner 
Frau – anders als die anderen deut-
schen Kaufleute – nicht im Fondaco 
dei Tedeschi, sondern im eigenen An-
wesen. Hier empfing er hochstehen-
de Reisende aus dem Norden, für 
die er mit den Reedern und venezi-
anischen Behörden verhandelte.
Im Mittelpunkt der soeben eröff-
neten Ausstellung Hinter dem Per-
gament: Die Welt im Dommuseum 
Frankfurt, die bis zum 10. Juni läuft, 
steht Ugelheimers Sammlung gran-
dioser Buchkunstwerke der italieni-
schen Renaissance. Der mit 170 Farb-
abbildungen prächtig illustrierte 
Katalog (Hirmer Verlag € 45,–) be-
leuchtet darüber hinaus die An-
fänge des Buchhandels und Verlags-
wesens und entwirft anhand von 
Texten und Dokumenten zu Ugel-
heimers Lebensumständen sowie 
der frühen Druckkunst ein leben-
diges Bild des fortschrittlichen Ve-
nedigs der Renaissance. um

DAS SILICON VALLEY DER RENAISSANCE

  
Erhard Reuwich, Venedigansicht (Detail), 1486, Hofbibliothek Aschaffenburg

TEUFEL UND BEELZEBUB

In Unter der Drachenwand kehrt 
der 25-jährige Veit Kolbe schwer 
verwundet von der Ostfront nach 
Österreich zurück und verbringt 
das Jahr 1944 als Rekonvaleszent 
am Mondsee. Anfänglich scheint 
Veit den Wechsel in ein normales 
Leben zu schaffen, doch ein Stru-
del fataler Ereignisse reißt ihn mit 
sich und stellt sein Leben völlig 
auf den Kopf.

Der 1968 in Österreich geborene 
und mit vielen Literaturpreisen aus-
gezeichnete Autor Arno Geiger wirft 
den Ich-Erzähler in ein Wechselbad 
der Gefühle, denn an diesem schein-
bar beschaulichen Flecken im Salz-
kammergut lernt Veit Flüchtlinge, 
Widerständler, Täter und Opfer ken-
nen, die ihn in Höhen und Tiefen 
stürzen: eine Lehrerin mit ihren an 
den Mondsee verschickten Schüle-
rinnen, den aufmüpfigen sogenann-

ten „Brasilianer“, seinen opportu-
nistischen Onkel und die bösartige 
Quartiersfrau – und Margot, eine 
junge Darmstädterin mit Kind, in 
die er sich schließlich verliebt. Be-
gleitet werden die Geschehnisse 
durch Briefe von Margots Mutter, 
dem jüdischen Zahnarzt Oskar Mey-
er und dem 17-jährigen Kurt, die 
vom Horror des Krieges, von Ras-
sismus und Antisemitismus berich-
ten – und von der Liebe erzählen.
Die Kritiker/innen haben Geigers 
berührenden und klugen Roman 
(Hanser Verlag € 26,–) hoch gelobt. 
Dabei wurden vor allem Sprache 
und Stil, die an Wolfgang Borchert, 
Heinrich Böll, Robert Seethaler, 
Christoph Ransmayr und Arno 
Schmidt erinnern, in den Mittel-
punkt gestellt. An dieser Stelle sei 
der Fokus auf eine scheinbare Be-
langlosigkeit gerichtet, die im Lau-
fe der Geschichte zu einem Mons-

trum heranwächst: Veit leidet seit 
seiner Rückkehr an einer posttrau-
matischen Belastungsstörung. „Plötz-
lich hatte ich wieder einen nervö-
sen Anfall ... Begleitet von Zittern 
durchfuhren mich die mir schon 
bekannten Bilder und Ängste. ... 
als gebe es Dinge, von denen man 
sich nie ganz erholt.“ Veit fängt 
deshalb an, Pervitin zu schlucken, 
wobei Geiger den Konsum geschick-
terweise nur am Rande erwähnt. 
Das Aufputschmittel wurde von 
vielen Frontsoldaten genommen, 
auch Adolf Hitler bekam es durch 
seinen Leibarzt Dr. Morell ab 1937 
injiziert. Das heute als Crystal Meth 
berüchtigte und in der Drogensze-
ne als „Hitlerspeed“ bezeichnete 
Methamphetamin sorgt für eine 
anfängliche Stimmungsaufhellung 
und Munterkeit. Veit versucht, 
den Teufel mit dem Beelzebub aus-
zutreiben.           kh
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»Lobenswert und überfällig.«
SÜDDEUTSCHE ZEITUNG

»Jetzt darf man sie sehen, 
die lange Zeit versteckten 
Gemälde, Zeichnungen, 

Druckgrafi ken.«
DIE WELT

»Ein hochpolitisches 
Projekt.«

ARD TTT 
TITEL THESEN TEMPERAMENTE

ISBN 978-3-7774-2962-5

DER OFFIZIELLE KATALOG
ZU DEN AUSSTELLUNGEN IN:

BONN • BERN • BERLIN

€ 29,90
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Anlässlich ihrer Ausstellung im 
Staatlichen Textil- und Industrie-
museum Augsburg, die noch bis 
zum 1. April gastiert, schuf die 
Künstlerin Beate Passow die titel-
gebende Serie Monkey Business, was 
soviel wie „Fauler Zauber“ heißt. 

Beherrscht werden ihre großfor-
matigen Arbeiten von Tieren, Fa-
belwesen und mythischen Figuren: 
Ein Affe sitzt auf einem Kanonen-
rohr auf dem Felsen von Gibraltar, 
ein mächtiger Bär bespringt einen 
Bullen, Füchse posieren wie eine 

Touristengruppe vor dem Brüsse-
ler Atomium. Passows in Schwarz-
Weiß gehaltene Bilder wirken wie 
Fotomontagen, entpuppen sich bei 
genauem Hinsehen jedoch als raffi-
nierte Tapisserien. Die Münchner 
Künstlerin, die 2017 mit dem Ga-
briele Münter Preis ausgezeichnet 
wurde, erkundet in ihren Werken 
die politischen Abgründe eines 
Europas, das erschüttert und aus 
den Fugen geraten erscheint. Aus-
grenzung, Wohlstand auf Kosten 
anderer, Flüchtlingskatastrophen, 
gierige Kapitalvermehrung – Pas-
sows Kritik hält dem Betrachter 
einen Spiegel vor und regt zum 
Nachdenken an. Der Ausstellungs-
katalog Monkey Business (Hirmer 
Verlag € 24,90) stellt weitere Stick-
bilder und textile Arbeiten Pas-
sows vor, darunter einen achtteili-
gen Zyklus von Fahndungsplakaten 
Wanted und Trade Made – eine 
Serie von auf Seide gestickten Kre-
ditkartenauszügen. cv

DIE FORM DES UNSICHTBAREN
DIE BILDHAUERIN RACHEL WHITEREAD

Von Caroline Klapp

Rachel Whiteread gibt dem Un-
sichtbaren eine Form und macht 
das Nichts sichtbar. Die britische 
Bildhauerin zählt seit über drei 
Jahrzehnten zu den wichtigsten 
Künstlerinnen der Gegenwart. Das 

Belvedere 21 in Wien zeigt jetzt 
erstmals in Österreich eine Retro-
spektive der 1963 geborenen Lon-
donerin. Davor war die Ausstel-
lung in der Tate Britain in London 
zu sehen, am 16. September eröff-
net sie in der National Gallery of 
Art in Washington.

Mit ihren monumentalen Beton-
abgüssen ganzer Räume, Türen, 
Fenster und schließlich eines gan-
zen Hauses stellt die Künstlerin 
Sehgewohnheiten radikal in Frage 
und erweitert sie gleichermaßen 
um eine entscheidende Dimension. 
Denn es sind durchweg „Un-Orte“ 

beziehungsweise Leerräume, denen 
ihre Aufmerksamkeit gilt. Rachel 
Whiteread sucht diese bewusst 
und materialisiert sie durch ihre 
Gussplastiken. Ebenso verfährt sie 
mit Negativformen von Matratzen, 
Schachteln oder Wärmflaschen, die 
sie in durchsichtigem Harz, Gum-

mi oder Gips ausgießt und so vom 
Alltagsgegenstand in feinstoffliche 
Skulpturen überführt.
In Wien liegt ein besonderer Aus-
stellungsschwerpunkt auf dem Ho-
locaust-Mahnmal, das die Künstle-
rin im Jahr 2000 auf dem Judenplatz 
realisiert hat.

 
Rachel Whiteread, Line Up, 2007/08, Privatsammlung   

Wie bringt man ein Medium wie 
das Digitale, das von der perma-
nenten Veränderung lebt, in Buch-
form? Wer den Band Digitale Mo-
derne von Natascha Adamowsky 
(Hirmer Verlag € 29,90) aufschlägt, 
ist sofort mittendrin: in der digita-
len Kultur und ihrer Ästhetik, die 
uns in Ansätzen vom Bildschirm 
her vertraut ist und das Layout be-
stimmt. Und genau dort holt uns 
der Maler und Medienkünstler 
Matthias Zimmermann ab, wenn 
er uns mit seinen Modellwelten in 
neue Denkräume führt.

Es ist das erste Kunstbuch über-
haupt, das sich der Geschichte von 
Computerspielen widmet und da-
bei den Bogen schlägt von deren 
Anfängen in den 1960er Jahren bis 
hin zur Gegenwart. Ausgehend von 
Künstlern wie Noll, Nake und Whit-
ney, die erste Computerbilder ge-
nerierten, entwickelte sich die Multi-
mediakunst in den 1990ern weiter 
zur Cyber- und Digitalen Kunst. 
Neueste Techniken dienen seither 
als Werkzeuge für klassische Kunst-
produktionen etwa von Tafelbil-
dern, Fotografie oder Bildhauerei bis 

hin zu Bildschirmpräsentationen. 
Dass Acrylmalerei und digitale Mög-
lichkeiten sich fantastisch kombi-
nieren lassen, zeigt Matthias Zim-
mermann anhand von Modellwelten, 
die sich u.a. aus der japanischen 
und europäischen Kunstgeschichte 
speisen. Ob Verpixelungen, Auf- und 
Abbau von einzelnen Bausteinen 
etwa aus einem Pool mittelalterli-
cher Motive, Formen und Perspek-
tiven – der Einfluss der analogen 
und digitalen Welt ist wechselseitig 
und nicht zu stoppen. Von wegen 
Game over – das Spiel beginnt! af

DAS SPIEL BEGINNT
DIGITALE WELTEN VON MATTHIAS ZIMMERMANN

Matthias Zimmermann, Die gefrorene Stadt, 2006, Aargauer Kunsthaus, Schweiz
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© Foto: Courtesy Rachel Whiteread und Mike Bruce

Rachel Whiteread
Bis 29. Juli 2018

21er Haus, Museum für  
zeitgenössische Kunst, Wien 

 
Katalog Hirmer Verlag € 39,90

Die Gemälde der Malerin Helene B. 
Grossmann sind atemberaubende 
Darstellungen des Lichts. Mit Grau-, 
Rot- und vor allem Blautönen er-
reichen ihre Bilder einen ganz be-
sonderen Widerschein und erzielen 
damit eine Tiefenwirkung, die mit 
realer Räumlichkeit nicht zu ver-
gleichen ist.
Seit ihrem Studium Anfang der 
1980er Jahre in Dresden beschäftigt 
sich die Künstlerin mit der Möglich-
keit, Licht auf die Leinwand zu ban-
nen. Damit steht sie in der Tradition 
großer Meister und wird zu Recht 
von Christoph Vitali in seinem Vor-
wort zu dem umfassenden Œuvre-
Katalog Helene B. Grossmann – Share 
the Light (Hirmer Verlag € 29,90) 
in einem Atemzug mit Seurat, Tie-
polo, Turner und Monet genannt. 
Man ahnt es, dass der besonderen 
Ausstrahlungskraft ihrer Bilder ein 
komplexer Entstehungsprozess vo-

rangeht. Der Malvorgang, ein lang-
sames Auftragen von Schicht um 
Schicht, gleicht einem tastenden Su-
chen in ihrer Auseinandersetzung 
mit Licht und Farbe. Durch ihr inten-
sives Studium der Lichtbrechung 

und der Veränderlichkeit der Far-
be gelingt es Grossmann, Bilder 
voller magischer Wirkung zu schaf-
fen, die sich in dem großformati-
gen Band eindrucksvoll entfalten 
dürfen. cs

GEMALTES LICHT
MAGISCHES FARBKLAVIER

 
Helene B. Grossmann, Ohne Grenzen I, 2007

 
Beate Passow, Wall Street, 2017

FAULER ZAUBER
ÄSTHETISCHE ERKUNDUNG VON ABGRÜNDEN
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VIVE LE PLAISIR!
DAS MIRABELLE IN REGENSBURG

Nicht nur für Besucher des nahe-
gelegenen Stadttheaters ist das 
französische Restaurant Mirabelle 
im Herzen Regensburgs eine her-
vorragende kulinarische Anlauf-
stelle. Trotz dieser Eins-a-Lage 
sind die Preise dort erfreulich mo-
derat und das Ambiente nicht über-
trieben elegant, im Gegenteil: 
Man fühlt sich wie in einem fran-
zösischen Landgasthof, mit tiefen 
Decken, Holzboden und -mobili-
ar, geschmackvoller Beleuchtung 
und fein eingedeckten Tischen.

Noch bevor unsere Vorspeisen auf 
den Tisch kommen – marinierte Avo-
cado mit gebratenen Garnelen an 
Mango (€ 9,80) und Auberginenröll-
chen, gefüllt mit Ziegenfischkäse 
auf Olivenvinaigrette (€ 7,–) – wird 

uns eine herrlich arrangierte Haupt- 
speise serviert. Ein Versehen, das 
mit charmanter Nonchalance so-
fort korrigiert wird. Der Teller mit 
überbackenem Schafskäse auf Ra-
tatouille (€ 11,90) wandert unver-
sehrt an den Nebentisch, an dem 
mehrere Generationen einer Fami-
lie wohlgelaunt tafeln.
Unsere Vorspeisen sehen wunder-
bar aus und sind durch die feine 
Abstimmung der frischen Zutaten 
ein absoluter Genuss. Beim Haupt-
gang – Bœuf Bourguignon, ein in 
Burgunder geschmortes Rindfleisch 
(€ 14,80), sowie ein raffiniert zube-
reiteter Rucolacrêpe mit pikanter 
Champignon-Tomatenfüllung an 
Rieslingsauce (€ 11,80) – bleibt kein 
Wunsch offen. Durch die Kräuter- 
und gemüsebetonte Küche, die auf 

schwere Saucen und mächtige Bei-
lagen verzichtet, fühlt man sich auch 
noch zu vorgerückter Stunde im-
stande, sich der verheißungsvollen 
Dessertkarte zu stellen. Der traum-
hafte lauwarme Birnen-Apfelstru-
del (€ 7,50) und der Crêpe Suzette 
mit Vanilleeis (€ 8,20) beschließen 
einen rundum gelungenen Besuch 
im Mirabelle. Reservierung unbe-
dingt empfohlen!

FRESKO-KUNSTRÄTSEL

WER BIN ICH?

Kritiker, die meine frühen Bilder 
sahen, sprachen von mir als einem 
„erschreckend frühreifen, düste-
ren Wunderkind“. Im Nachhinein 
hört sich das wenig schmeichel-
haft an, es waren jedoch wohlmei-
nende Äußerungen, die mein au-
ßergewöhnliches Talent sowie die 
erstaunliche Reife der Bildinhalte 
im Verhältnis zu meinem jugendli-
chen Alter hervorhoben. Mit 14 
Jahren besuchte ich bereits die 
Kunstakademie, unterhielt ein Jahr 
später mein erstes eigenes Atelier 
und stellte fest – da war ich noch 
keine 20 Jahre alt –, dass das Kor-
sett der Akademie für einen Frei-
geist wie mich viel zu eng ge-
schnürt war. Zum Ärger meiner 
Eltern, die gern in ihrem begabten 
Sohn einen gutbezahlten Gesell-
schaftsmaler gesehen hätten, zog 
ich es vor, mich in der damaligen 
Hauptstadt der Kunst niederzulas-
sen. Dort lebte ich inmitten einer 
Künstlerclique, in einer Gegend, 

die mich nachts nie ohne Pistole 
aus dem Haus gehen ließ, und in 
einem baufälligen Haus, das so 
flach und schäbig aussah wie die 
Boote auf dem Fluss, auf denen die 
Wäsche gewaschen wurde.
In meinem Atelier schuf ich ein 
Gemälde, das mit seiner ganz neu-
en Formensprache für die Kunst 

zum Schlüsselwerk wurde. Als ich 
meinen Freunden das fertige Bild 
zeigte, wandten sie sich irritiert 
ab, und der eine oder andere nahm 
vermutlich an, es sei im Opium-
rausch entstanden. Dabei ließ ich 
seit Jahren – und im Übrigen für 

immer – die Hände davon. Meine 
Kreativität sprudelte auch ohne 
Drogen unaufhörlich bis ins hohe 
Alter. In meinem Nachlass fand man 
rund 200 Gemälde, die ich allein in 
meinen letzten beiden Lebensjahren 
geschaffen hatte. Für Verblüffung 
habe ich immer wieder gesorgt, 
vor allem bei der Kunstkritik: Hat-
te diese sich auf einen meiner Stile 
eingestellt, konfrontierte ich die Welt 
mit Werken ganz anderer Art. Ich 
malte, zeichnete, illustrierte Bücher, 
schuf Collagen, Skulpturen und ent-
deckte im reifen Alter auch das Töp-
ferhandwerk als Ausdrucksmittel.
Vergangenheit interessierte mich 
nicht, immer lebte ich im Augen-
blick. Sowohl in Bezug auf meine 
Kunst als auch – ich muss es geste-
hen – auf die wunderbaren Frauen, 
die mich durch mein Leben beglei-
teten. Neigte sich eine Beziehung 
dem Ende entgegen, hielt ich nicht 
daran fest, sondern wandte meinen 
Blick nach vorne, einer neuen Liebe 
entgegen, die mich inspirierte. So 
war ich eben. Ich habe nie gesucht, 
sondern immer gefunden. Wer bin 
ich?

PASSION IN ÖL
DIE MEISTER UM RUELAND FRUEAUF D.Ä.

Wer bin ich? 
Das Kunsträtsel mit Gewinnchancen

Unter den ersten 100 richtigen Einsendungen verlost  
der Hirmer Verlag fünf Bücherpakete im Wert von € 100,–.

 ? Einsendungen an: fresko1@hirmerverlag.de, Einsendeschluss am 14. April 2018 ?Auflösung des Kunsträtsels aus Fresko 03/2017: Marthe Donas (1885–1967)

Impressum

Fresko, das Magazin für Kunst- und Kultur-
genießer, ist eine Quartalsbeilage in der 
HNA Hessische Allgemeine Kassel und im 
Münchner Merkur

Redaktion: Annette v. Altenbockum, Rainer Arnold, 
Anne Funck 
Autoren: Annette v. Altenbockum, Anne Funck, Cordula 
Gielen, Kurt Haderer, Caroline Klapp, Elisabeth Rochau-
Shalem, Michael Schindhelm, Wilfried Rogasch, Clara 
Schröder, Charlotte Vierer, Thomas Zuhr 
 
 
 

Gestaltung: Tutte Druckerei & Verlags service GmbH, Salzweg 
Anzeigen: Evelyn Geyer, Tanja Broden 
Kontakt: 089/12151627, info@hirmerverlag.de 
 
 
Nächste Ausgabe: 02. Juni 2018

Das Werk eines der bedeutends-
ten Maler der deutschen Spätgo-
tik, Rueland Frueauf d.Ä., sowie 
Arbeiten von Künstlern seines 
Kreises werden erstmals seit über 
70 Jahren in einer monografischen 
Ausstellung gezeigt. Anlass ist die 
abgeschlossene Restaurierung von 
Frueaufs Marien- und Passions-
tafeln, die das Herzstück der Schau 
bilden.

Es gibt Momente dieser Präsenta-
tion, die den Betrachter und Leser 
des beeindruckenden Ausstellungs-
katalogs Rueland Frueauf d.Ä. und 
sein Kreis (Hirmer Verlag € 39,90) 
in die Welt des Bestsellerautors Dan 
Brown zu versetzen scheinen. Die 

Spurensuche zum Leben des Ma-
lers, die Recherchen zu seinem Werk 
und künstlerischen Umfeld, die For-
schungsergebnisse zur Maltechnik 
sowie die kunsttechnologischen Un-
tersuchungen sind auch für den 
Laien hochspannend zu verfolgen.
Rueland Frueauf d.Ä., dessen Wir-
ken zwischen 1470 und 1507 in 
Salzburg und Passau dokumentiert 
ist, gehört wie sein Sohn, Rueland 
Frueauf d.J., der Künstlergeneration 
des späten 15. und frühen 16. Jahr-
hunderts an, einer hochinteressan-
ten Epoche an der Schwelle vom 
Mittelalter zur Neuzeit. Die überaus 
qualitätsvolle künstlerische Darstel-
lung der damaligen Wirklichkeit in 
den Werken von Frueauf und sei-

nen Kollegen zeichnen diese als 
einen unschätzbaren historischen 
und kunstgeschichtlichen Schatz 
aus. Nie zuvor waren so viele Ar-
beiten dieser Künstler an einem Ort 
versammelt: Neben den acht Altar-
tafeln, die Frueauf d.Ä. um 1490/91 
vermutlich für die Salzburger Stifts-
kirche St. Peter schuf, sind weitere 
ihm zugeschriebene, zum Teil aus 
Privatbesitz stammende und daher 
erstmals öffentlich präsentierte Wer-
ke vertreten. Darüber hinaus fin-
den die Arbeiten vom Meister von 
Großgmain sowie von Frueaufs 
Sohn Rueland d.J. Eingang in die 
Ausstellung, die noch bis zum 
11. März im Oberen Belvedere, 
Wien, zu sehen sind. um

Rueland Frueauf d.Ä., Detail aus Kreuztragung Christi, um 1490/91, ##

Erhältlich im Buchhandel oder Verlag 
Tel: 0711 / 78 99 20 10 · www.hirmerverlag.de

Die Magie Des 
augenblicks
Mit Werken von ansel adams • nobuyoshi araki
sybille bergemann • brigid berlin • chuck close 
Walker evans • arno Fischer • gisèle Freund 
gottfried Helnwein • David Hockney • Dennis 
Hopper • andré kertesz • Robert Mapplethorpe 
Robert Rauschenberg • gus Van sant • andy 
Warhol u.v.m. ...

ISBN: 978-3-7774-2873-4 € 49,90

Restaurant Mirabelle
Drei-Mohren-Straße 11

93047 Regensburg

Tel. 0941/595 65 50
Mo–Sa 18–24 Uhr

www.mirabelle-regensburg.de
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»Ich und dIe Farbe 
sInd eIns.  

Ich bIn Maler.«
Paul  Klee

Paul Klee von cathrin Klingsöhr-leroy
Isbn: 978-3-943616-00-2 E 11,90

Erhältlich im Buchhandel oder Verlag 

Tel: 0711 / 78 99 20 10 · www.hirmerverlag.de

BLack 

ISBN: 978-3-7774-2934-2

White&
Mit Werken von 

Jan van eyck
hans MeMLing aLBrecht DürerreMBranDtJacoB De WitPicasso

Josef aLBersgerharD richterBriDget riLeyeLLsWorth keLLy u.v.m. hirMer

€ 49,90



8 Fresko – Das Magazin für Kultur- und Kunstgenießer 01 /2018

EINTAUCHEN IN DIE EXOTIK
WALTER SPIES – EIN FREIGEIST IM INSELPARADIES BALI

Als Walter Spies 1923 auf einem 
Schiff anheuert, das ihn zu seinem 
Sehnsuchtsort Indonesien bringt, 
lässt er alles hinter sich: ein Künst-
lerleben und die angesehene Kauf-
mannsfamilie in Deutschland, sei-
nen Lebensgefährten Friedrich 
Murnau und Freunde wie Kokosch-
ka und Dix. Wie der Maler in die 
exotische Welt eintauchte, zum Mit-
telpunkt der balinesischen Kunst-
szene wurde, Zeitgenossen wie 
Charlie Chaplin und Vicky Baum 
empfing, bis hin zur tragischen 
Wende in seinem Leben, der Ver-
folgung als Homosexueller, be-
schreibt Michael Schindhelm fein-
sinnig und kunstverständig in 
seinem neuesten Buch Walter Spies. 
Ein exotisches Leben. Über die Hin-
tergründe und die Rolle Balis er-
zählte er Fresko in einem Interview.

Übt Bali heute noch eine Faszina-
tion auf Sie aus?

Dazu eine kleine Anekdote: Ich 
bin im Thüringer Wald aufgewach-
sen, im Kurort Bad Liebenstein. In 
meiner DDR-Kindheit wurde der 
Ortsname verkürzt zu Bali. Ich bin 
also in Bali aufgewachsen. Die In-
sel berührt mich trotz des brutalen 
Tourismus noch immer. Die lokale 
Lebenswelt hat eine seltsame Ro-
bustheit. Außerhalb der Zentren 
begegnet Ihnen zuweilen eine Sze-
nerie, die den ursprünglichen Gla-
mour erahnen lässt.

Welchen Bezug haben Sie zur ba-
linesischen Musik?

Den wilden Affentanzchor Kecak, 
an dessen Choreografie Walter Spies 
mitgewirkt hatte, hörte ich zuerst 
in Fellinis Satyricon, irgendwann 
in den frühen Neunzigern. Das war 
so ergreifend, dass ich mich näher 
damit zu beschäftigen begann.

Wie haben Sie Walter Spies ent-
deckt? Führte der Weg über sei-
ne Malerei?

Tatsächlich kam ich über den Kecak 
auf Spies. Wirklich mit ihm beschäf-
tigt habe ich mich aber erst auf mei-
ner ersten Reise nach Bali vor eini-
gen Jahren. Spies scheint auf der 
Insel allgegenwärtig. Ob Einheimi-
sche, ausländische Bewohner oder 
Reisebroschüren: Niemand kommt 
an ihm vorbei. Wenn Sie den Ver-
gleich gestatten: Es ist ein bisschen 
wie mit Goethe in Weimar oder 
Wagner in Bayreuth. Die Bilder von 
Spies hielt ich zunächst für einen 
Rousseau-Abklatsch. Doch dann kam 
die Entdeckung: Spies hatte seinen 
eigenen Weg aus den Sackgassen 
der westlichen Avantgarde gesucht. 
Und wahrscheinlich gefunden.

Wo kann man aktuell Bilder von 
Walter Spies bewundern?

Spies zelebrierte – ein wenig ko-
kett – seine Faulheit. Er hat lang-
sam und wenig gemalt im Vergleich 
zu anderen seiner Generation. Vor 
allem in der Zeit auf Bali meist im 
Auftrag oder zumindest aus Geld-
not. Die Bilder gingen in der Regel 
rasch weg, an Charlie Chaplin, Bar-
bara Hutton, französische Aristokra-
ten, Friedrich Murnau, Victor von 
Plessen, Spies’ holländische Freun-
de etc. Daher befinden sich die we-
nigsten Arbeiten in öffentlichen 
Sammlungen. Zweifellos ist Spies als 
Maler bis heute in Indonesien, Aus-
tralien, Großbritannien, USA und 
Holland bekannter als in Deutsch-
land. Im kommenden Frühjahr zeigt 
der Hamburger Bahnhof in Berlin 
die Ausstellung, dort werden immer-
hin einige Werke aus seiner Berliner 
Zeit in den 1920ern präsentiert.

Was würde Walter Spies 2018 un-
ternehmen? Würde er heute in 
Deutschland bleiben?

Spies war ein Kind seiner Zeit, ich 
kann ihn mir nicht ohne große 
Manipulationen seines Charakters 
in der heutigen Welt vorstellen. 
Die Frage ist aber, was aus ihm ge-
worden wäre, hätte er Deutschland 

nicht vor 95 Jahren verlassen. Ver-
mutlich hätte er es zu einem aner-
kannten Vertreter des Magischen 
Realismus gebracht. Doch Spies in-
teressierte sich nicht für eine Rolle 
in der Kulturgeschichte. Er lebte 
und liebte den Augenblick. Er mal-

te nicht, um berühmt zu werden oder 
eine neue Kunstrichtung zu schaffen, 
sondern aus Bewunderung für die 
Magie jener Welt, in der er lebte. 
Spies konnte überall Wunder ent-
decken, selbst als Gefangener in ei-
nem Internierungslager im Ural. 
Diese Gleichgültigkeit gegenüber 
dem Ruhm der Nachwelt verband 

ihn übrigens mit den balinesischen 
Künstlern. Auf dem Bali von einst 
wirkte der Künstler in der „Com-
munity“ oft anonym. Nicht Zukunft, 
auch nicht Vergangenheit, sondern 
ausschließlich Gegenwart war für 
Spies eine Voraussetzung zur Ar-

beit. Er war buchstäblich ein Ge-
genwartskünstler.

Findet man Glück nur im Para-
dies?

Ich weiß nicht, ob man im Para-
dies Glück findet, ich war noch nie 
dort.

Was könnten die Orte des Glücks 
im 21. Jahrhundert sein?

Die Sehnsucht nach letzten Wel-
ten, in denen der Mensch von den 
Sorgen und Gefahren des realen Le-
bens befreit wäre, ist so alt wie der 
Mensch selbst. Sie richtet sich nicht 
unbedingt auf eine Wirklichkeit. 
Heute sagt man häufiger Utopie. 
Das Paradies ist ein Nicht-Ort und 
nur Paradies, solange es Nicht-Ort 
bleibt. In Anlehnung an Bakunin 
könnte man sagen: Indem der 
Mensch das Paradies sucht, bewäl-
tigt er das reale Leben.

War Walter Spies ein Optimist 
oder gar ein Utopist?

Spies sah bereits den Verfall der 
abendländischen Kultur und das 
Ende ihrer Hoheit gegenüber an-
deren Kulturen nahen. Er begrüßte 
letzteres und entwickelte im Aus-
tausch mit den Balinesen einen ge-
radezu naiven Optimismus. Seit 90 
Jahren ziehen Generationen von – 
sagen wir Andersdenkenden und 
nicht Aussteigern – auch mit seinem 
Beispiel vor Augen in die Tropen 
auf der Suche nach einem alterna-
tiven Leben. Viele dieser meist jun-
gen Leute sind für immer dort ge-
blieben, andere sind später nach 
Hause zurückgekehrt und Anwälte 
oder Tourismusunternehmer oder 
Künstler geworden. Walter Spies 
steht für die unbedingte Freiheit, 
den eigenen Weg zu gehen. Auf 
der Suche nach einer unverlorenen, 
unverlierbaren Utopie. Darin dürfte 
er sich nicht allzu sehr unterschei-
den von den Jungen von heute, die 
wie er skeptisch gegenüber den 
Scheinantworten sind, die ihre – un-
sere – Gesellschaft ihnen bietet.

Sie sehen in ihm also ein Vor-
bild für die junge Generation?

Nach heutigen PC-Maßstäben gewiss 
nicht. Spies war distanziert gegen-
über dem politischen Aktivismus 
seiner Umgebung im revolutionären 
Nachkriegsdeutschland. Ihm wi-
derstrebte die holländische Koloni-
algesellschaft auf Java, er war aber 
irgendwie auch Teil von ihr. Ich hal-

te Spies für eine ungeheuer moder-
ne Figur. Er lehnte den westlichen 
Imperialismus ab, setzte sich für die 
Selbstverwaltung Balis ein, die der 
Insel zu seinen Lebzeiten sogar ge-
währt wurde. Vor allem lebte er einen 
bis heute aktuellen interkulturellen 
Humanismus, mit dem er seiner Zeit 
weit voraus war. Sein Credo: Bewun-
derung und Liebe für das Fremde, 
Selbstbescheidung im Eigenen.

Haben Sie ein besonderes Ver-
ständnis für die Suche bzw. Neu-
gierde von Walter Spies?

Ich habe fünf Jahre in der Sowjet-
union studiert und später, während 
Gorbatschows Perestroika, am Auf-
bau einer Redaktion der ersten Zei-
tung für Russlanddeutsche mitge-
wirkt. Der Deutsche als friedlicher 
Kolonist im Osten, als das Opfer sta-
linistischen Terrors, das Deutsche 
als exotische Fremdkultur in den 
Weiten Mittelasiens, das alles inter-
essierte mich seit langem. Zudem 
habe ich in den 1970er und 80er 
Jahren in einer gottverlassenen sow-
jetischen Provinzstadt Entwick-
lungshilfe in umgekehrter Richtung 
kennengelernt. Irakische Studen-
ten brachten mir die russische Um-
gangssprache bei. Äthiopische und 
senegalesische Freunde fütterten 
mich im Wohnheim durch, da sie 
mit ihren Dollars auf dem Schwarz-
markt vernünftige Nahrungsmittel 
erstanden, die für mich armen Ossi 
unerschwinglich waren. Wenn ich 
später durch die Länder meiner 
Freunde gereist bin, habe ich diese 
umgekehrte Optik im Auge behalten.

Wie viele autobiografische Par-
allelen zu Michael Schindhelm 
findet der Leser in diesem Buch?

Von Parallelen würde ich nicht spre-
chen, mich interessiert das Problem 
multipler Identität. Spies war Russ-
landdeutscher. Sein Leben vor Bali 
zeigt die Konflikte: Er ist russisch 
und deutsch zugleich, weder das 
eine noch das andere. In meinem 
Roman Roberts Reise sagt die auto-
biografische Hauptfigur: Ich bin 
ein Keinheimischer. Das hätte auch 
Walter Spies sagen können.

Neu erschienen: die Biografie von Walter Spies, Hirmer Verlag € 19,90

Moderne Architektur in interes-
sante Bilder zu fassen, lässt sich 
vielen Fotografen zuschreiben. 
Bilder zu komponieren, die der 
überwältigenden Schönheit einer 
Landschaft gleichkommen, ist da-
gegen etwas Seltenes. Die Archi-
tekturfotografie Marcel Chassots 
schafft genau dies.

Der 1947 in Zürich geborene und 
promovierte Wirtschaftswissen-
schaftler Marcel Chassot weiß, mo-
derne Bauwerke à la Frank O. Gehry, 
Santiago Calatrava, Herzog & de 
Meuron gekonnt in Szene zu setzen. 
Nicht selten erwecken seine Auf-
nahmen den Eindruck, man selbst 
wäre vor Ort und blicke entlang ge-
schwungener Fassaden oder hoch 
hinauf in skelettartige Dachkonstruk-
tionen. Manche Bilder entführen 
wiederum in andere – fast makro-
fotografisch anmutende – Welten, in 
denen der Betrachter neugierig um 
Orientierung und Dimension ringt.
Mit reduzierter Fotoausrüstung und 
einem Feingespür für das Zusam-
menspiel von Formen, Licht und 
Perspektive gelingen Chassot Bild-
kompositionen, die nicht erst seit 
einer Ausstellung in der Schweiz 
1995 so treffend zu bezeichnen sind: 
als optische Poesie. cg

OPTISCHE POESIE
DIE ARCHITEKTURFOTOGRAFIE VON MARCEL CHASSOT

 
Zaha Hadid, Lernzentrum und Bibliothek der Wirtschaftsuniversität, Wien

Marcel Chassot 
Architektur und Fotografie – 
Staunen als visuelle Kultur 
Von Wolfgang Mesenheimer 

Hirmer Verlag € 69,–

BMW i
VISIONÄRE MOBILITÄT
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BMW i8 Concept
© BMW AG, München

Michael Schindhelm (*1960) ist Schriftstel-
ler, Filmemacher, Kurator und Kulturfor-
scher. Nach seiner Tätigkeit am Zentralinsti-
tut für physikalische Chemie in Ostberlin 
legte er sein Romandebüt Roberts Reise vor, 
wurde als Intendant des Theaters Basel mehr-
fach ausgezeichnet, leitete als Generaldirek-
tor die Berliner Opernstiftung und als Grün-
dungsdirektor die Dubai Culture & Arts 
Authority. Er lebt in Lugano und in London.

2011 begann für BMW ein neues 
Zeitalter, zwei Jahre später wurde 
mit dem BMW i3 ein erstes Modell 
präsentiert. Damit gelang dem Un-
ternehmen der Vorstoß in die Ära 
der Elektromobilität, die seither 
mit Hochdruck verfolgt wird. Jüngst 
wurde mit dem BMW i Vision Dy-
namics ein innovativer viertüriger 
Coupéwagen vorgestellt, bis 2025 
sollen 25 Fahrzeugtypen mit Elek-
troantrieb auf dem Markt angebo-
ten werden. Die Ausstellung BMW 
i__Visionary Mobility, die im Münch-
ner BMW Museum bis September 
kommenden Jahres zu sehen ist, 
zeichnet die Ideenwerkstatt der 
letzten Jahre nach und gewährt 
einen Ausblick in die Zukunft der 
Mobilität.

i3, i8 und i Vision Future heißen die 
neuen Modelle, die BMW in seinem 
Thinktank an Ingenieuren, Desi-
gnern und Trendforschern entwi-
ckelt hat und am Standort 
Leipzig fertigt. Zur Ge-
burtsstunde der Mar-
ke BMW i wurde im 
Münchner Norden 
mit dem beleuch-
teten Schriftzug 
„Born Electrics“ 
in den Spektral-
farben Blau, Vi-
olett und Oran-
ge ein sichtbares 
Zeichen gesetzt: ein 
Meilenstein in der 
Automobilgeschichte 
von BMW, denn mit der 
Neuausrichtung auf Elektro-

mobilität kommt das Unternehmen 
den Anforderungen der Zeit nach, 
die nachhaltiges Wirtschaften mit 
Ressourcen und den Verzicht von 
CO2 -Emissionen verlangen.
Nach den Vorbildern Rolls-Royce, 
The Mini Story und der Jubiläums-
schau 100 Meisterstücke begleitet 
auch diese Ausstellung ein im Hir-
mer Verlag erschienener, exquisiter 
Katalogband, der für € 49,90 er-
hältlich ist. Neben informativen Ka-
piteln zu verschiedenen Themen wie 
„Die Marke BMW i“, „Modelle“, 
„Design und Materialien“, „Digi-
tal Services und autonomes Fah-
ren“ sowie „Visionen“ führen rund 
400 Farbabbildungen, darunter eine 
Vielzahl von Detailaufnahmen und 
Designzeichnungen, die Entwick-
lungsgeschichte der neuen Konzept-
reihe vor Augen: Begonnen von der 
vollelektrifizierten Fahrzeuglinie i3,  

 

die mit 160 Kilometern Reichweite 
und einer Höchstgeschwindigkeit 
von 150 Stundenkilometern Stadt-
bewohnern sowie Pendlern eine Al-
ternative zu den herkömmlichen 
Fahrzeugen bietet und die entleerte 
Hochvoltbatterie dank der BMW 
i-Wallbox bequem zuhause aufge-
laden werden kann. Oder der Hy-
bridsportwagen i8, der in nur 4 Se-
kunden auf 100 Stundenkilometer 
beschleunigt und durch seine futu-
ristisch anmutende Silhouette be-
sticht. Designelemente wie die mo-
dernisierte BMW-Niere erscheinen 
hier ebenso innovativ wie die Fahr-
gastzelle aus Carbon und Alumini-
um-Chassis, die wiederum ein neues 
Türkonzept ohne B-Säule ermög-
licht. Da ist es schon erlaubt, dass 
der schnittig-schwarze Brennstoff-
zellen-Prototyp sich mit dem legen-
dären Namen „Skyfall“ schmückt, 
der unweigerlich den Mythos von 
James Bond auf den Plan ruft – denn 
in dieses heiße Gefährt hätte der 

Agent beim Dreh 2012 mit Si-
cherheit einsteigen wollen. cs


