
Künstler treffen in der Galerie Huit, 8, rue Saint-Julien-le-Pauvre, in Paris ein. Um 1950 nahm ein unbekannter Fotograf diese Szene auf. Wie damals nach dem Zweiten Weltkrieg in Paris das Kulturleben wieder aufblühte 
und eine neue Avantgarde Fuß fasste, erfahren Sie im Artikel „Amerikaner in Paris“ auf Seite 5.

	 03	 Deutschland um 1980

Ein Jahrzehnt zwischen Vokuhila und Wieder­
vereinigung: Die Werke namhafter Fotograf*innen 
aus Ost und West lassen eine für Deutschland  
prägende Zeit aufleben 

	 04	 Herbert List

Das Bucerius Kunst Forum in Hamburg  
zeigt die erste internationale Gesamt- 
schau des Fotografen Herbert List seit  
mehr als 20 Jahren

	 07	 Visionen in XXL

Sie sind originell, inhaltlich komplex, einpräg- 
sam und technisch brillant: Die Bilder der  
österreichischen Künstlerin Isolde Maria Joham  
zeigen visionäre Welten im Großformat

	 02	 Suche nach Identität

Unter dem Titel  
„Stille Rebellen“  
widmet die Kunst­
halle München dem 
polnischen Symbolis­
mus um 1900 eine 
groß angelegte Schau

	 03	 Käthe Kollwitz

Mit ihren Bildern, Grafiken 
und Skulpturen kämpfte sie 
gegen soziale Ungerechtig­
keit und Krieg, beschwor 
den Frieden und die Liebe – 
die Kunst von Käthe Koll­
witz ist aktueller denn je

	 06	 „Farbe ist mein Leben“

Die Malerin Ruth 
Kohler setzt mit ihren 
abstrakt-expressionis­
tischen Gemälden  
ein Ausrufezeichen 
hinter ihr jugendlich 
wirkendes Alterswerk
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Acryl auf Leinwand 
Untitled, 2019, acrylic on canvas 
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Martin Langer, Chaostage, 1984 Hans-Martin Küsters, Schützenfest, 1979, LVR-LandesMuseum Bonn

Käthe Kollwitz, Selbstbildnis en face, um 1910 (Detail)

DEUTSCHLAND UM 1980
FOTOGRAFIEN AUS EINEM FERNEN LAND

Ein „fernes Land“ lässt sich ver-
schieden deuten: Entweder geht es  
darum, eine geografische Dimen-
sion zu benennen oder aber einen 
Kulturraum, der lange entfernt 
scheint. Eine Fotografie-Ausstel-
lung im LVR-LandesMuseum Bonn 
gibt unter dem Titel Deutschland 
um 1980. Fotografien aus einem 
fernen Land tiefe Einblicke in ein 

Jahrzehnt zwischen Apokalypse 
und Aufbruch, aus der Perspekti-
ve von sieben Fotograf*innen. 

Deutschland in den 80ern – das 
ist Fitness und Friedensmarsch, 
Latzhose und Pali-Tuch, Vokuhi-
la und Föhnfrisur, vor allem aber 
ein geteiltes Land: Ost und West 
im Kalten Krieg, mit Bildern von 

Rüstungswettlauf, Friedenssehn-
sucht und ökologischer Erneue-
rung, die sich eingebrannt haben. 
Was BRD und DDR damals vereint, 
ist der Aufwärtstrend der Fotogra-
fie, im Bildjournalismus ebenso wie 
in der Kunst. 
Das LVR-LandesMuseum Bonn stellt 
bis 14. August sieben Positionen 
ost- und westdeutscher Fotograf*in-

nen vor, die einen eigenen Stil präg-
ten und ein ganzes Jahrzehnt be-
schreiben: Angela Neuke und 
Martin Langer, die die Umwälzun-
gen der westdeutschen Gesellschaft 
wie den Deutschen Herbst, die 
Gründungsphase der Grünen, De-
mos und Krawalle ablichteten; Gerd 
Danigel und Hans-Martin Küsters,  
die als stille Dokumentaristen die 

bürgerliche Welt diesseits und jen-
seits der Grenze begleiteten; Ingolf 
Thiel mit seinem Faible für coole 
Trends von Neon bis New Wave, die 
über den Westen schwappten, wäh-
rend Mahmoud Dabdoub die Arbei-
terstadt Leipzig mit seiner Kamera 
ablief, als die Punkszene aufblüh-
te; oder Barbara Klemm, die Polit- 
und Kulturprominenz vor und nach 

der Wende einfing. Die Begräbnis-
szenen der Familien Schleyer oder 
Ensslin, der Palast der Republik, 
Gorleben als Brennpunkt der Atom-
proteste, der „Turnschuhminis-
ter“ Joschka Fischer oder der Bru-
derkuss zwischen Breschnew und  
Honecker sind längst Ikonen der 
Fotografie und im Katalog (Hirmer 
€ 39,90) vereint.� af

SO SÜSS, SO BITTER
SIE KANN AUCH ANDERS: DIE BLUME IN DER KUNST

Sie ist eine Diva mit großem Auf-
‌tritt, eine Diplomatin, die aus- 
bügelt, was schiefgelaufen ist,  
sie verkündet verliebte, dankbare, 
traurige Botschaften, steht für po-
litische Gesinnungen oder ist ein-
fach nur schön: Die Blume beglei-
tet uns durch unser Leben. Wie 
vielseitig sie künstlerisch in Sze-
ne gesetzt und mit brennenden 
Fragen der Gegenwart in Zusam-
menhang gebracht werden kann, 
zeigt die Ausstellung FLOWERS!

180 Werke von über 50 Künstler*in-
nen reflektieren die Entwicklung 
und Vielfalt der Blumendarstel-

lung von der Klassischen Moderne 
bis zur Gegenwartskunst. T‌hemen 
wie unser Verhältnis zur Umwelt, 
Kunst und Künstlichkeit, Schön-
heit und Zerstörung, Geschlech-
terklischees und gesellschaftlicher 
Wandel werden mit Malerei, Zeich-
nung, Fotografie, Video, Installati-
on und unterschiedlichsten künst-
lerischen Positionen dargestellt: 
Vom Blumenstillleben des französi-
schen Symbolisten Odilon Redon 
über Holland der Dadaistin Hannah 
Höch, Dieter Roths provokative  
Schwarze Rose, den erotisch an-
mutenden Fotografien von Robert  
Mapplethorpe bis hin zu dem  

Video Ever Is Over All von Pipilotti  
Rist und der erstmals in Deutsch-
land präsentierten Arbeit Discordo 
Ergo Sum von Renate Bertlmann, 
einer raumgreifenden Installation 
aus roten, auf spitze Metallstäbe 
montierten Rosenköpfen aus Mu-
ranoglas.� um

Lucas Cranach der Ältere (1572–
1553) zählt heute zu den populärs-
ten Künstlern des 16. Jahrhunderts. 
Dies verdankt er vor allem seiner 
fast 50 Jahre währenden, äußerst 
produktiven Tätigkeit als Hofma-
ler der sächsischen Kurfürsten in 
Wittenberg und Weimar. 

Der Künstlerstar kam in der frän-
kischen Stadt Kronach zur Welt, 
nach der er sich nannte. Man 
nimmt an, dass er zunächst bei 
seinem Vater Hans Maler in die 
Lehre ging, wo er Zeichnen und  
Malen lernte. Aus dieser Zeit haben 
sich keine Werke erhalten. Eben-
so wissen wir nicht, wo er danach 
lebte und bei welchen Meistern er 
seine weitere Ausbildung erhielt. 
Erst um 1500, Cranach ist zu die-
sem Zeitpunkt bereits fast 30 Jahre 
alt, tritt er aus dem künstlerischen 
Nichts, und zwar in Wien. Die Do-
naumetropole übte als Kaiserresi-
denz und Hort des Humanismus 
auf viele kreative Köpfe eine star-
ke Anziehungskraft aus. In Wien 
entstehen seine ersten bekannten 
Werke, die sich in ihrer ungestüm-
expressiven Malweise stark von 
den höfisch-eleganten Arbeiten der 
späteren Jahre unterscheiden.
Die Sammlung Oskar Reinhart in 
Winterthur (bis 12. Juni) und das 
Kunsthistorische Museum in Wien 
(ab 21. Juni) widmen sich in einer 
Sonderausstellung erstmals dieser 
frühesten bekannten Schaffens- 
periode des Künstlers (Katalog  
Hirmer € 29,90). Hauptwerke die-
ser Zeit sind die Klage unter dem 
Kreuz (1503) in der Münchner  
Alten Pinakothek und die Ruhe auf 
der Flucht nach Ägypten (1504) in 

der Berliner Gemäldegalerie, von 
dem gesagt wurde: „Kein Werk 
zeigt den Künstler frischer und  
feuriger als dieses.“ 
Acht Porträts sind aus der Wie-
ner Periode bislang bekannt. Das 
eindrucksvolle Doppelporträt des 
Wiener Humanisten Johannes 

Cuspinian und seiner Ehefrau 
Anna (1502/03) in Winterthur zählt 
zu Cranachs innovativsten Werken. 
Erstmals werden Personen nicht 
vor, sondern inmitten der umge-
benden Landschaft gezeigt, und 
zahlreiche Symbole weisen auf die 
Tugenden der Eheleute hin.� wr

Die Werke von Käthe Kollwitz 
(1867–1945) sprechen eine unver-
wechselbare, berührende Spra-
che, sie sind zeitlos aktuell und 
in ihrer Eindringlichkeit univer-
sal verständlich. Ihr Leben lang 
war es der Künstlerin ein Bedürf-
nis, gesellschaftliche und sozia-
le Missstände anzuprangern und 
Themen wie Abschied und Tod, 
Frieden und Kriegsleid zu bear-
beiten. Aber auch innige Mutter-
Kind-Darstellungen, Selbstbildnis-
se und nicht zuletzt die „Secreta“, 
ihre „geheimen“ Blätter mit Akt-
studien und Liebespaardarstellun-
gen, sind Teil ihres Œuvres. 

Ihren ersten öffentlichen Erfolg 
feiert Kollwitz 1898, als sie auf 
der Großen Berliner Kunstausstel-
lung den druckgrafischen Zyklus 
Ein Weberaufstand vorstellt. Tief 
beeindruckt von Gerhart Haupt-
manns Drama Die Weber transfor-
miert sie den Stoff in die Gegen-
wart und greift das aktuelle Thema 
der prekären Lebensumstände von 
Arbeitern auf. Nach dem Ersten 

Weltkrieg wird Kollwitz 1919 nicht 
nur als erste Frau Mitglied der 
Preußischen Akademie der Küns-
te, sondern auch zur Professorin 
ernannt. Über ihre kreative Arbeit 
hinaus engagiert sie sich fortan für 
zahlreiche Institutionen wie die In-
ternationale Arbeiterhilfe oder die 
Liga für Menschenrechte. Während 
des NS-Regimes ist Kollwitz Re-
pressionen ausgesetzt. Vom öffent-
lichen Kunstleben weitgehend aus-
geschlossen, geht sie in die innere 
Emigration und widmet sich ihrer 
Arbeit an überwiegend kleinforma-
tigen Plastiken.
Aus seinem weltweit größten Be-
stand an Zeichnungen, druckgra-
fischen Blättern und Skulpturen 
zeigt das Käthe Kollwitz Museum 
Köln bis zum 19. Juni in einer Son-
derschau 200 repräsentative Wer-
ke der Künstlerin, darunter auch 
Neuentdeckungen aus den ver-
gangenen 30 Jahren. Die umfang-
reiche Monografie Käthe Kollwitz. 
Der Werküberblick 1888–1942 ist 
im Hirmer Verlag erschienen und  
kostet € 45,–.� cs
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Hannah Höch, Holland, 1942, BKM, Bonn

FLOWERS! Blumen in der Kunst 
des 20. und 21. Jahrhunderts

Bis 25. September 2022
Museum Ostwall, Dortmund

Katalog Hirmer € 39,90

Gertrud Schwyzer (1896–1970) 
war eine hoch begabte, akade-
misch ausgebildete Malerin, über 
die erstmals eine eindrucksvolle, 
sehr persönliche Monografie er-
schienen ist. Ihre Leidenschaft 
für Kunst entfaltete sich bereits in  
ihrer frühesten Jugend und hielt 
ihr Leben lang an. Auch, als  
sie aufgrund ihrer Schizophrenie-
Erkrankung 42 Jahre in einer Heil-
anstalt verbringen musste. 

Der Umstand, der zu der Monogra-
fie über die in der Schweiz gebore-
nen Künstlerin führte, ist eine Ent-
deckungsgeschichte wie aus dem 
Lehrbuch: Im Keller der famili-
eneigenen Villa in Zürich wurden 
neben Skizzenbüchern, Zeichnun-
gen und Briefen auch Ölgemäl-
de von Gertrud Schwyzer gefun-
den: „hinter dicken Schichten von 
schwarzem Staub und Schimmel 
verbargen sich in zerfallenen Rah-
men Meisterwerke“, wie die Auto-
rin Johanna Schwyzer-Karl in dem 
Band schreibt. Zum Teil waren es 
Bilder – Ölgemälde von Landschaf-
ten, Porträts und Interieurs voller 
atmosphärischer Dichte und be-
rührender Stille –, die Anfang der 
1920er Jahre entstanden, zu einer  
Zeit, als Gertrud Schwyzer an 
der Münchner Akademie der Bil-
denden Künste als Studentin ein-
geschrieben war. Mit der dauer-
haften Unterbringung in einer  
Heilanstalt endete das kreative 
Schaffen der Künstlerin nicht, im 
Gegenteil: Sie malte unverdros-
sen weiter. In der Folge entstan-
den schwebend leichte Zeichnun-
gen und ein Meer von Blüten in 
farbintensiven Aquarellen. Man 

sucht darin vergeblich nach typi-
schen Anzeichen ihrer Krankheit, 
das macht die Künstlerin zu einer  
Außenseiterin unter Außenseitern. 
Der Band Gertrud Schwyzer. Hoch 
begabt und schizophren (Hirmer 
Verlag € 29,90) versammelt nicht 
nur die Werke, die vor der Zeit in 

der Anstalt entstanden, sondern 
auch währenddessen. Wir lernen 
eine Künstlerin kennen, deren Bil-
der sich den gängigen Kategorien 
wie Art Brut oder Outsider Art 
entziehen, und die sich, egal an 
welchem Ort sie sich befand, ganz 
ihrer Kunst widmete.� cv

Stefan Kutzenberger wurde 1971 
in Linz geboren und lebt u. a. als 
Schriftsteller in Wien. Kilometer 
Null ist nach Friedinger und Joker-
man der eigenständige letzte Teil 
der Trilogie um sein Alter Ego, den 
tragischen Helden Kutzenberger, 
dessen Ende bereits auf der ers-
ten Seite besiegelt ist.

„Hier ruht der große Schriftstel-
ler unvergessen“, diese Grabmalin-
schrift „hätte Kutzenberger erfreut 
oder amüsiert, auf jeden Fall aber 
überrascht, denn immer weniger 
hatte er sich selbst als Schriftsteller 
gesehen“, beschreibt Stefan Kutzen-
berger zu Beginn seines Romans die 
Grabstätte von – ja von wem eigent-
lich? Die Irritation ist Absicht, denn 
die Grenzen zwischen Autor und 
Protagonist verwischen, wenn der 
Schriftsteller Kutzenberger einen 
österreichischen Literaturstipendi-
aten gleichen Namens nach Latein-
amerika reisen lässt. Auf der Über-
fahrt mit dem Schiff geschieht dann 
die Katastrophe. Kutzenberger wird 
zum Flüchtling, um letztendlich in 

einem schäbigen Pensionszimmer 
im Norden Uruguays eine Kugel in 
den Kopf zu bekommen. 
Wir kennen also gleich zu Anfang 
das Ende. Doch der Autor versteht 
es, „der Kugel ihren Lauf zu lassen“, 
indem er lässig Plots zu einem ver-
meintlichen Hauptstrang knüpft. Er 
erzählt – mit zarter Ironie und un-
aufdringlich – in Rückblenden.
Trotz realistischer Darstellungen 
von Massenerschießungen, Fol-
ter, Verhör und Flucht bleibt ge-
nügend Raum für literarische 
Spitzfindigkeiten, Zeit für Hanebü-
chenes und Versponnenes. „Wenn 
es nicht wahr ist, dann ist es doch 
wohl erfunden.“ Giordano Brunos 
Sinnspruch treibt hier zauberhafte  
Blüten, geht es schließlich in dem 
Werk um die Rache einer Roman- 
figur an ihrem Autor.� kh

Gertrud Schwyzer, Ohne Titel (Vierwaldstättersee mit Pilatus), 1924

Lucas Cranach d. Ä., Bildnis der Anna Cuspinian Putsch, 1502/03 

LUCAS CRANACH 
DIE ANFÄNGE IN WIEN

KÄTHE KOLLWITZ
„ICH BIN EINVERSTANDEN DAMIT, DASS MEINE KUNST ZWECKE HAT“

GERTRUD SCHWYZER
AUSSENSEITERIN UNTER AUSSENSEITERN

DIE KUGEL
ALLE ENDEN SIND GUT
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Kilometer Null

Von Stefan Kutzenberger

Berlin Verlag € 24,–

Stille Rebellen heißt die umfang-
reiche Schau über den polnischen 
Symbolismus um 1900, der Blüte-
zeit der polnischen Malerei, die 
in der Münchner Kunsthalle der 
Hypo-Kulturstiftung eindrucks-
volle Werke des Nachbarlandes 
zum ersten Mal zugänglich macht.  
Allein der Titel weckt schon Inter- 
esse: ein leiser und geräuschloser 
Aufstand? 

Wer die Geschichte Polens, eines  
Landes wie so viele andere an  
den Bruchstellen des europäischen 

Kontinents zwischen Ost und West, 
ansieht, erkennt, dass hier ebenso 
viele Einflüsse wie Widerstände 
zusammengefunden haben. Bis zu 
seiner Souveränität 1918 war das 
Land 123 Jahre lang „staatenlos“, 
aufgeteilt unter den Besatzungs-
mächten Russland, Preußen und 
Österreich. Die politische und kul-
turelle Entwicklung Polens fand 
also im ausgehenden 19. Jahrhun-
dert in Opposition zur Unterdrü-
ckung statt. Gleichzeitig aber gab 
es auch einen ideellen Austausch 
und ästhetische Dialoge mit den 

künstlerischen Zentren der Epoche 
wie etwa Wien, Paris, München 
oder St. Petersburg, was sich in  
einer Abkehr der polnischen Künst- 
ler von Traditionen und Konven-
tionen der Malerei niederschlug 
und etwa die Künstlerbewegung  
„Junges Polen“ hervorbrachte.

Tiefen der Seele

Imposante Meisterwerke füh-
ren uns in eine Welt, die gekenn-
zeichnet ist von der Auseinander-
setzung mit Religion, mit Mythen 
und Landschaften, mit Kindheit 
und Jugend und vor allem – mit 
der Geschichte der Region. Als  
einer der Hauptvertreter des polni-
schen Modernismus und Symbolis-
mus gilt etwa Jacek Malcewski, der 
in zumeist dunklen Farben und al-
legorischen Darstellungen die Rol-
le des Künstlers thematisiert. Sein 
Förderer in Krakau, Jan Matejko, 
war von Wilhelm von Kaulbachs 
symbolisch-historischem Stil be-
einflusst und malte patriotisch ge-
gen die Zerstückelung Polens sowie 
die „Russifizierung“ und „Germa-
nisierung“ seiner Heimat an. Wie 
bei den meisten der im Band vor-
gestellten Künstler zeigt sich auch 
bei diesen beiden, was ihren Schaf-
fensdrang wesentlich befeuert: die 
Suche nach der individuellen und 
mehr noch – nach der nationalen 
Identität.� mir

SUCHE NACH IDENTITÄT
POLENS KUNST DER JAHRHUNDERTWENDE
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Jacek Malczewski, Der Künstler und die Muse, 1898

Stille Rebellen
Polnischer Symbolismus  

um 1900

Bis 7. August 2022
Kunsthalle der Hypo- 

Kulturstiftung, München

Katalog zur Ausstellung
Hrsg. von Roger Diederen,  

Albert Godetzky,  
Nerina Santorius

300 Seiten, 219 Abb. in Farbe
Hirmer Verlag € 39,90

Das besondere Buchobjekt zur Sensationsausstellung: 
bis zum 4. September 2022 in der Albertina Modern, Wien

 IS
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Erhältlich im Buchhandel oder direkt beim Verlag: www.hirmerverlag.de

KünstleR · AKtivist · KRitiKeR
»In der bislang umfassendsten Werkschau des chinesischen Künstlers 
spiegelt sich dessen jahrzehntelanger Kampf gegen alle Formen der 
Entmenschlichung wider.« Bayerischer Rundfunk

HiRMeR

Ai Weiwei
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DER 
BLAUE REITER 
IN DER 
JUNGEN KUNST 

ISBN: 978-3-943616-37-8

JE BAND

€ 12,90

JUNGE KUNST BAND 22

Die Gesamte Reihe Junge Kunst finden Sie unter:
www.klinkhardtundbiermann.de

ISBN: 978-3-943616-07-1

JUNGE KUNST BAND 8

WASSILY KANDINSKY
ISBN: 978-3-943616-30-9

JUNGE KUNST BAND 19

GABRIELE MÜNTER FRANZ MARC AUGUST MACKE
ISBN: 978-3-943616-06-4

JUNGE KUNST BAND 7

Die 125ste Straße in New York ist 
die Lebensader Harlems, Flanier-
meile, Epizentrum eines pulsie-
renden Streetlifes seit über hun-
dert Jahren. Unter dem Titel 125th 
Street. Photography in Harlem ha-
ben die Art Galleries des New 
Yorker Hunter College jetzt einen  
außergewöhnlichen Katalog ver-
öffentlicht. Er vereint generatio-
nenübergreifend 22 Fotografen, 
die sich aus unterschiedlichs-
ten Blickwinkeln dem Spirit einer 
sehr besonderen Straße gewid-
met haben. 

Entlang einer Zeitachse von 70 Jah-
ren lässt der Katalog (Hirmer Ver-
lag € 29,90) den Betrachter vor-
bei an geschichtsträchtigen Orten 
und den Menschen spazieren, die 
den nördlich des Central Park ge-
legenen Teil Manhattans zu dem 
machten, wofür er berühmt, aber 
auch berüchtigt ist: ein Bezirk, 
der seit Beginn des letzten Jahr-
hunderts traditionell von einer 
afro-amerikanischen Bevölkerung 

bewohnt wurde und seit der 
Harlem-Renaissance in den 1920er 
und 30er Jahren mit seiner reichen 
Musik- und Clubszene Magnet für 
Jazz-Liebhaber und Nachtschwär-
mer aus ganz Manhattan war. 
Im Hotel T‌heresa, das als das Wal-
dorf Astoria von Harlem gehandelt 
wurde, traf sich die linke Polit-
Prominenz. Fidel Castro ist auf  
einem Foto von 1960 mit Vertretern 

des Black People Protest zu sehen. 
Ebenso Malcom X 1964 bei einer 
Rede vor dem legendären Mr. Le-
wis Michaux’s bookstore, dem 
Buchladen von Lewis H. Michaux, 
der der afrikanischen Literatur ein 
erstes nationales Monument setz-
te. Ein weiteres Wahrzeichen ist 
das weltberühmte Apollo T‌he-
ater an der Adresse 253 West 
125th Street. Es ist das Mekka des 

schwarzen Showbusiness, das seit 
den 1930er Jahren Musikern wie 
Duke Ellington, Ella Fitzgerald 
und Billie Holiday erste Auf‌tritte 
vor großem Publikum ermöglichte 
und später mit Hilfe des Motown-
Plattenlabels den Jackson 5, Diana  
Ross und James Brown zu Welt-
ruhm verhalf. 
Harlem bot der Subkultur Raum, 
war Schauplatz für politische, anti-
rassistische Proteste, aber immer 
auch sozialer Brennpunkt mit al-
len damit einhergehenden Proble-
men. Die Momentaufnahmen der 
zum Großteil wenig bekannten Fo-
tografen zeigen trotzdem oft eine 
Leichtigkeit und Lebensfreude, 
die die Straße stets auch als Bühne 
für den großen Auf‌tritt begreift – 
und das über Jahrzehnte und alle 
politischen Unruhen hinweg. Wer 
sich für die exakten zeitlichen  
Zusammenhänge interessiert, dem 
bietet das Buch eine Zeitleiste, die 
alle Orte und Ereignisse in eine 
historische Beziehung zueinander  
setzt.� ck

HERBERT LIST
DAS MAGISCHE AUGE 

In der Geschichte der Fotografie 
hat Herbert List den Rang eines 
einzigartigen intellektuellen Bil-
derträumers, der seine rätselhaf-
ten Sujets in elegantem Schwarz-
Weiß aus der Alltäglichkeit der 
abgelichteten Realität heraus-
zuheben wusste. Das Bucerius 
Kunst Forum widmet ihm bis zum 
11.  September 2022 eine Retro-
spektive, die den Bogen spannt 
von surrealistischen Werken vor 
1945 über Bildreportagen außer-
europäischer Kulturen und dem 
Kriegsende in München bis hin 
zu Männerakten als Bekenntnis 
seiner Homosexualität. 

Bevor Herbert List (1903–1975) die 
Welt durch das Kameraauge zu ent-
decken begann, lebte der Hambur-
ger Kaufmannssohn in vollen Zügen 
die Freizügigkeit der Jeunesse dorée  
der 1920er Jahre. Die kosmopoli-
tische Kultur, die er auf zahllosen 
Reisen erlebte, wurde zur Grund-
lage seiner Kunst. 1930 brachte ihn 
Andreas Feininger zur Fotogra-
fie. List, der die Möglichkeiten des 
Mediums von Anfang an intuitiv 
künstlerisch nutzte, ging es oft um 
gestellte Kompositionen von stati-
scher Gegenständlichkeit und grafi-
scher Wirkung, die durch Helldun-
kelkontraste oder Überblendungen 
definiert sind und Interpretations-
spielräume offen lassen.
Der fast 300 Seiten starke und mit 
neuem Material aufwartende Aus-
stellungskatalog (Hirmer Verlag 

€ 45,– ) deckt in Bildstrecken und 
Texten die gesamten 30 Schaffens-
jahre von Herbert List ab, seine ho-
moerotischen Inszenierungen von 
Leib und Licht genauso wie seine 

ikonischen Künstlerporträts und 
seine späten Straßenfotografien 
mit der schnellen Kleinbildkamera 
– eine lustvolle Entdeckungsfahrt 
für das mitdenkende Auge.� mk
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Von Wilfried Rogasch

Für viele Amerikaner und beson-
ders für Bildende Künstler ist Pa-
ris ein Sehnsuchtsort. Auffällig 
ist die große Zahl von amerika-
nischen Künstlern und Künstle-
rinnen, die in den späten 1940er 
und 1950er Jahren in der Stadt 
des Lichts lebten und arbeite-
ten, zu einer Zeit, als Paris als das  
Mekka der zeitgenössischen Kunst 
galt: Ed Clark, Beaufort Delaney, 
Claire Falkenstein, Sam Francis,  
Al Held, Paul Jenkins, Ellsworth 
Kelly, Joan Mitchell und Nancy 
Spero seien hier genannt. Die Lis-
te all jener, die mindestens ein 
Jahr in Paris lebten, zählt nach jet-
zigem Kenntnisstand 240 Namen. 

Was hat führende US-Künstler*in-
nen bewogen, nach Paris zu zie-
hen? Wie wurden sie in der dor-
tigen Kunstszene aufgenommen? 
Und wie hat sich ihr Aufenthalt 
in Frankreich auf ihre und damit 
auf die amerikanische Kunst ausge-
wirkt? Antwort auf diese und wei-
tere Fragen gibt jetzt der opulent 
ausgestattete Bildband Americans 
in Paris: Artists working in Post-
war France in 1946–1962. Er ent-
hält bahnbrechende kunstwissen-
schaftliche Essays, die beweisen, 
dass fast alle der beinahe 60 nä-
her untersuchten Maler und Bild-
hauerinnen entscheidende Impul-
se in der französischen Metropole 
empfingen. Am Beispiel zahlrei-
cher Gemälde, Skulpturen, Zeich-
nungen, Druckgrafik und Fotos 
dieser Künstler wird erstmals um-
fassend der Beweis erbracht, dass 
die kreative Kunstszene von Paris 

die amerikanische Kunst nach 1945 
maßgeblich prägte.
In den Augen gebildeter Amerika-
ner war das 1944 von der vierjäh-
rigen NS-Okkupation befreite Paris 
die Stadt von Pablo Picasso, Jean 
Paul Sartre, Simone de Beauvoir, 
Juliette Greco und Gertrude Stein. 

Paris war allerdings nicht mehr 
das unangefochtene Zentrum der 
zeitgenössischen Kunst, wie es die 
Stadt seit Mitte des 19. Jahrhun-
derts gewesen war, aber noch im-
mer bedeutend genug, um Künst-
ler aus den USA und vielen Teilen  
Europas anzulocken.

Die Autoren des Buches erforsch-
ten die Akademien, an denen die 
meisten der US-Künstler studier-
ten, die Galerien, in denen sie 
ausstellten, die billigen und meist 
schlechten Hotels an der Rive 
Gauche, in denen viele wohnten, 
den ästhetischen Diskurs, an dem 

sie aktiv teilnahmen, die Interak-
tion mit ihren europäischen Kol-
legen, und sie gehen der Frage 
nach, was es bedeutete, als ame-
rikanischer Künstler im Ausland 
zu arbeiten. Erstmals werden in 
dem Band auch Zeitzeugeninter-
views von Künstlern, Kritikern 

und Kunsthändlern veröffentlicht, 
welche das künstlerische Paris der 
Nachkriegszeit lebendig machen.
Amerikanische Kunststudenten 
erhielten Stipendien, wenn sie im 
Zweiten Weltkrieg als GI gedient 
hatten. Damit konnten sie ein 
oder zwei Jahre studieren, ohne 
in einem Nebenjob Geld verdie-
nen zu müssen. 
Für Künstlerinnen wie Carmen 
Herrera gab es solche Stipendi-
en nicht. Sie stammten entweder 
aus wohlhabenden Familien oder 
mussten ihren Unterhalt in Paris 
durch verschiedenste Tätigkei-
ten selbst bestreiten. Die Räume, 

in denen die Amerikaner gemein-
sam mit ihren französischen und 
europäischen Kollegen ausstellen 
konnten, waren heiß begehrt. Zu 
ihnen zählten der 1903 gegründe-
te Salon d’Automne und der 1945 
eröffnete Salon de Mai. Diese bei-
den Galerien brachten amerikani-
sche Künstler nicht nur mit fran-
zösischen zusammen, sondern 
führten auch dazu, dass führen-
de Kunstkritiker auf sie aufmerk-
sam wurden. Der 300 Seiten star-
ke Band mit 270 Farbabbildungen 
erscheint im Hirmer Verlag in eng-
lischer Sprache und ist erhältlich 
für € 49,90.

AMERIKANER IN PARIS
SCHÄTZE EINER FRUCHTBAREN ZEIT

Ed Clark, The City, 1952, Collection of Melanca Clark, Detroit

Herbert List, Unter dem Poseidontempel, Sounion, um 1936, Münchner Stadtmuseum, 
Sammlung Fotografie

Von Lili Aschoff

Olga Tokarczuk, deren Werk aus 
dem Polnischen in 37 Sprachen 
übersetzt und mit dem Literaturno-
belpreis ausgezeichnet wurde, er-
zählt in ihrem jüngsten Roman Anna 
In einen 4000 Jahre alten sumeri-
schen Mythos. Gekonnt verwebt 
die studierte Psychologin darin 
menschliche Bedürfnisse mit Über-
sinnlichem und Altertümlichem.

Im sumerischen Uruk, einem Ort 
von wilder Schönheit, herrscht die 
verführerische Göttin Annain. Sie 
ist jung, schön und sozial, aber auch 
sprunghaft und egoistisch. Wo sie 
regiert, sind Mythen und Geschich-
ten allgegenwärtig, sie verbin-
den die Vergangenheit mit der Zu-
kunft. Fahrstühle fahren kreuz und 
quer in alle Himmelsrichtungen, 

aber auch hinunter in düste-
re Katakomben. Dort, im dunklen 
Reich des Todes, lebt und herrscht  
Annains Zwillingsschwester, in al-
lem ihr Gegenteil. Als sie Annain 

zu sich ruft, fährt diese hinunter, 
ohne über die Folgen nachzuden-
ken. Niemals zuvor ist jemand zu-
rückgekehrt und Annain wird  
einen hohen Preis zahlen müssen, 
um wieder zu den Lebenden gehö-
ren zu dürfen. Eindrucksvoll und 

empathisch beschreibt Olga Tokar- 
czuk zwei Welten, die ohne einan-
der nicht auskommen. Dieses Zwei-
ermotiv setzt sie auch in ihrer Spra-
che ein, die zwischen leicht und 
gewitzt und finster und schwer jon-
gliert. Allein schon ihr Vorwort, in 
dem sie über die Quellen ihrer Er-
zählung aufklärt, lädt ein, sich auf 
die Gottheiten und Geschichten der 
Sumerer einzulassen, die in Anna 
In eine fantastische Würdigung  
finden, die lange nachhängt.

Wer sich an Michael Krügers lite-
rarische Fersen heftet, weiß, dass 
er nicht enttäuscht wird. Dies liegt 
nicht nur an seinem von vielen mit 
Recht geschätzten Schreibstil, son-
dern auch an dem unvergleichli-
chen Vermögen, den Leser und die 
Leserin in Welten mitzunehmen, 
die ihm und ihr sonst verschlossen 
blieben.
In Krügers jüngst erschienenem 
Buch, das sich dem Hochgebirgs-
maler Giovanni Segantini (1858–
1899) und seinem Werk widmet, 
bestaunt und erkundet der Autor 
die ungebrochene Faszination, die 
von dessen Bildern ausgeht. Sind es 
die unsentimentalen Darstellungen 
der harten bäuerlichen Lebenswei-
se, die Segantini vor der mächtigen 
Kulisse der Schweizer Alpen abbil-
det? Ist es seine spezielle Maltech-
nik, die das Licht im Hochgebirge 

auf einmalige Weise wiedergibt? 
Oder meinen wir, in seinen Ge-
birgsbildern „die Seele“ der Ber-
ge zu erkennen? In 16 Kapiteln 
nähert sich Michael Krüger litera-

risch und mit fundiertem kunst-
historischem Wissen dem Künst-
ler, der zu Lebzeiten hochgeschätzt 
und geehrt, dann zu Unrecht der 
„Heimatkunst“ zugerechnet und 
schließlich wiederentdeckt wurde. 
In gelungenem Rhythmus sind die 

Bilder Segantinis in Krügers litera-
rische Gedanken eingebettet und 
lassen nachvollziehen, warum der 
Autor seit 50 Jahren den Maler und 
sein Werk verehrt. In seiner Pro-
grammvorschau kündigt der Ver-
leger Lothar Schirmer den schön 
gestalteten Band als „eine wun-
derbare Vereinigung von gemalter 
Kunst und geschriebener Poesie“ 
an. Man könnte noch ergänzen: 
eine Liebeserklärung mit Tiefgang 
und Weitblick.� um

REISE IN DIE UNTERWELT
OLGA TOKARCZUK ERZÄHLT SUMERISCHE MYTHEN

GIOVANNI SEGANTINI
„ICH WILL MEINE BERGE SEHEN“

Anna In
Eine Reise zu den  

Katakomben der Welt 

Von Olga Tokarczuk
Aus dem Polnischen übersetzt  

von Lisa Palmes
Kampa Verlag € 22,–

Über die Gemälde von  
Giovanni Segantini 

Von Michael Krüger
Gebunden, 208 Seiten,  

47 Farbtafeln
Schirmer/Mosel € 38,–

Melancholie, Schmähungen und 
Kränkungen der Seele – das 
nächste Unheil, die nächste Kata- 
strophe scheint durch das Medi-
um Internet stets nur einen Maus-
klick entfernt. Doch schon weit 
vor der Informationsrevolution 
beschäftigten die alltäglichen He-
rausforderungen an unseren Geist 
und den Umgang damit Mensch-
heit und Gelehrte.

Bereits seit der Antike fragen sich 
die Philosophen, wie ein Mensch 
seine Seele im Gleichgewicht hal-
ten und damit verbunden ein gutes 
Leben führen kann. Der Schlüssel 
dafür liegt in der Fähigkeit, Leid 
von sich fernzuhalten und gleich-
zeitig ein partizipatives Mitglied 
der Gesellschaft zu sein. Unab-
dingbar für diese Art Resilienz ist 
eine persönliche Seelenbalance, die 
gerade in einem krisengeschüttel-
ten Europa, wie wir es derzeit erle-
ben, hochaktuell erscheint.
Eine Anleitung für das ausgegli-
chene Selbst gab der italienische 

Renaissancegelehrte Leon Battista  
Alberti (1404–1472) in seiner 
Schrift Über die Seelenruhe, die neu 
übersetzt wurde. Um das gesamte 
Farbspektrum der menschlichen 
Emotionen abzubilden, wählte er 
für seine Abhandlung die Form 
des Dialogs. Elegant und zugleich 
praxisnah entdecken Alberti und 
seine Gesprächspartner*in, dass 
nur durch eine konstante Pflege 
und konkrete Übung des Geistes 
dieser in ein wahrhaftiges Gleich-
gewicht gebracht werden kann. 
Erst danach erscheint der Weg zu 
einer gefestigten politischen und 
ethischen Existenz, einem guten 
Leben, endlich frei.� fz

SEELENRUHE
BALANCEAKT FÜR EIN GUTES LEBEN

DER SPIRIT DER STRASSE
HARLEM ZWISCHEN GLAMOUR UND POLITISCHER REVOLTE

Über die Seelenruhe:  
Vom Vermeiden des Leidens  

in drei Büchern

Von Leon Battista Alberti
Hrsg. von Hana Gründler

Verlag Klaus Wagenbach € 29,–

Seventyfive at Seventyfive
Lives I’ve Lived

Von Abe Frajndlich
Text: Englisch

144 Seiten, 77 Abbildungen

Hirmer Verlag € 34,90

„Lives, I’ve lived“ – Leben, die ich  
gelebt habe, nach diesem Mot-
to gestaltete der US-Fotograf Abe 
Frajndlich (*1946) seinen jüngs-
ten Fotoband, in dem die Zahl 75 
Programm ist. Anlässlich seines 
75. Geburtstages stellte der Künst-
ler eine Kompilation von 75 seiner 
ihm wichtigsten Motive zusam-
men, die er anhand von Statements 
und Entstehungsgeschichten in 

sein künstlerisches Schaffen ein-
bettet und damit ein persönliches 
Lebenswerk formt.

Das Selbstporträt, das Abe Frajnd
lich auf der Rückseite des Buches 
platzierte, entstand in der Londo-
ner Wohnung seines Freundes John 
Kobal und spricht Bände: „Mit der 
Leica über meiner Leiste verkörpert 
es wahrhaft meinen Arbeitsstil und 

meine Methode.“ Der Instinkt –  
mitunter auch der sexuelle, denn 
die erwähnte Fotografie zeigt einen  
Selbstakt mit der Kamera vor der 
Intimzone – ist wesentlich für 
den Moment, „wenn ein Porträt 
,klickt‘“. Herausragende Fotos sind 
auf diese Weise seit den 1970er Jah-
ren entstanden, die im Magazin der 
FAZ, in dem Life Magazine, dem 
London Observer und dem New York 
Times Magazine veröffentlicht wur-
den: Aktfotografie, Landschaften 
und Street Photography von New 
York bis Paris, vor allem aber die 
vielen Porträts von Prominenten, 
darunter zahlreiche Künstler aller 
Sparten wie Dennis Hopper, Miles  
Davis, Nancy Spero bis hin zu  
Louise Bourgeois und Charles  
Bukowski. Seventyfive at Seventyfive.  
Lives I’ve Lived ist die Antwort auf 
den 1983 veröffentlichten Band  
Lives I’ve never Lived, ein Porträt 
seines Lehrers Minor White, das 
damals in Gemeinschaftsarbeit ent-
stand. Sein eigenes Album zeigt nun 
das spielerische Werk eines Wel-
tenbürgers und wahrhafte Ikonen  
unserer Zeit.� af

ABE FRAJNDLICH
75 FOTOS AUS 75 JAHREN

Abe Frajndlich, Dennis Hopper, Venice, California, 1988
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Für Ruth Kohler (*1929) ist vor al-
lem die Farbe und nicht das Su-
jet Grundlage ihrer Malerei. Da-
mit steht sie in der Tradition der 
modernen Bildkunst, die seit dem 
frühen 19. Jahrhundert die Befrei-
ung der Farbe vom Gegenstand 
zu einem der großen Themen er-
klärt hat. Der zweisprachige, von 
Bernd Kuchenbeiser exquisit ge-
staltete Band Ruth Kohler. Feier 
der Farben – Celebration of Colour 
widmet sich ihrem Werk der letz-
ten 15 Jahre und feiert es als einen 
Beitrag zur Kunst des abstrakten 
Expressionismus.

Als Meisterschülerin und Assisten-
tin des bekannten Kirchenmalers 
Franz Nagel begann Ruth Kohler 
1950 an der Münchner Kunstaka-
demie ihre bis heute andauernde 

Karriere. Am Anfang standen Fres-
ken und Kirchenglasfenster im 
Zentrum ihres Schaffens. Während 
ihres achtjährigen Aufenthalts in 
Afrika begann sie mit der Staffelei-
malerei, nach ihrer Rückkehr nach 
München 1973 fand sie zur ab- 
strakten Malerei. Das Thema Farbe 
nimmt seit jeher eine zentrale Be-
deutung in ihrem Werk ein. 
In ihren jüngeren Bildern setzt sie 
die Töne ihrer „gestisch gesetz-
ten Farbbündel und -wirbel“, wie 
Wolfgang Jean Stock, der Autor 
und Herausgeber des Bandes (Hir-
mer Verlag € 29,90), schreibt, so 
zueinander, dass diese wie Klang-
farben wirken und ganz unter-
schiedliche Befindlichkeiten ver-
mitteln können, denn für Kohler ist 
Farbe „Kraft, Zartheit, Hoffnung, 
aber auch Angst und Trauer“.� cs

Der 1951 geborene Ausnahme-
künstler Franz Yang-Močnik, ein 
sensibler Beobachter seiner Um-
welt, ist zu Unrecht außerhalb Ös-
terreichs bislang kaum bekannt. 
In einer eindrucksvollen Gesamt-
schau macht nun die Stadtgalerie 
Klagenfurt noch bis zum 12. Juni 
2022 mit der faszinierenden Welt 
des steirischen Künstlers vertraut. 

Der in Graz lebende Künstler Franz 
Yang-Močnik sah aus einem fah-
renden Bus Ständer für Wahlpla-
kate, die noch nicht mit Politiker-
konterfeis bestückt waren, aber 
noch Fetzen von Porträts aufwie-
sen, die bei einer früheren Wahl 
geklebt worden waren. Fasziniert 
von Kontinuität wie Vergänglich-
keit fotografierte er diese und bau-
te sie collagenhaft in seine Arbei-
ten ein.

Das Unvollendete durchzieht das 
50-jährige Werk von Yang-Močnik 
wie ein immer wiederkehren-
des Leitmotiv. Fragmente, Bruch-
stücke, Relikte und Spuren wer-
den von ihm in Zeichnungen, 
Gemälden, Collagen und Digitalfo-
tos integriert: „Ein Fragment kün-
det immer von etwas Größerem, 
einem einstigen Zusammenhang, 
der Ganzes und Heiles suggeriert, 
doch birgt es kein Versprechen auf 
Wiederherstellung“, so der Aus-
stellungskurator Roman Grabner. 
„Das Werk ist nie abgeschlossen, 
zeigt seine Sollbruchstellen, bleibt 
immer offen.“ Besonders spannend 
ist es, wenn ein älteres und ein neu-
eres Bild nebeneinander hängen. 
Zu der Ausstellung ist ein opulen-
ter Katalog erschienen, die bislang 
umfangreichste Publikation über 
sein Œuvre (Hirmer € 34,90).� wr

VISIONEN IN XXL
ISOLDE MARIA JOHAMS BILDERWELT

Von Charlotte Vierer

Die Glasfenster, Mosaiken aber 
vor allem die Gemälde der öster-
reichischen Künstlerin Isolde Ma-
ria Joham (*1932) treffen den Be-
trachtenden mit der Wucht einer 
Naturgewalt. Man staunt vor so 
viel Leidenschaft, visionärer Ori-
ginalität, Fantasie, technischer 
Brillanz und irritierender Schön-
heit. In der umfangreichsten Aus-
stellung, die Joham jemals gewid-
met wurde, begegnet man ihrer 
ganz eigenen Welt im Großformat. 

Ihre Karriere begann Isolde Maria 
Joham im Bereich der Glas- und 
Mosaikkunst, der sie sich über 
20 Jahre lang widmete, bevor sie 
ab Mitte der 1970er Jahre zu ih-
rer großen Leidenschaft fand, der 
Malerei. Zu Beginn der 1980er Jah-
re überraschte Joham die Kunst-
welt mit großformatigen Wer-
ken, die sich an einer realistischen 

Wirklichkeit orientierten – vom 
Publikum und den Kritikern je-
doch (noch) nicht verstanden wur-
den. Johams Themenvielfalt, die 
sie in den folgenden Jahrzehnten 
entwickelte, ist beeindruckend 
und nimmt in vielen Fällen Pro- 
blemstellungen und Herausforde-
rungen unserer Zeit vorweg: die 
komplexe Relation von Natur und 
Technik, die verschwimmenden 
Grenzen zwischen Mensch und 
Maschine oder das verführeri-
sche Potenzial der kapitalistischen 
Warenwelt. 

Sieben Jahrzehnte 
künstlerisches Schaffen

Heute gehört Isolde Maria Joham 
zu den bedeutenden österreichi-
schen Künstler*innen der Gegen-
wart. Aber sie teilt das Schicksal 
vieler begabter Malerinnen ihrer 

Generation: „Bis ins späte 20. Jahr-
hundert hinein sind Frauen trotz 
hervorragender künstlerischer 
Leistungen im Kunstbetrieb viel-
fach systematisch ausgespart wor-
den“, schreibt Gerda Ridler, die 
Künstlerische Direktorin der Lan-
desgalerie Niederösterreich und 
Mitherausgeberin des Katalogs.  
Eines der wichtigen Ziele dieser 
Ausstellung ist es daher, Johams 
Werk eine große Bühne zu bieten 
und ihm den herausragenden Platz 
in der Kunstgeschichtsschreibung 
zuzuerkennen, den es verdient.�cs

Wer kann von sich schon behaup-
ten, dass das Aufdrehen eines 
Wasserhahns seine Karriere ge-
rettet hat? Gut, vielleicht ein Ba-
demeister oder ein Feuerwehr-
mann, ich war jedoch weder das 
eine noch das andere, ich war ein 
Künstler. Als ich an einem Som-
mertag meinem Mitarbeiter einen 
Wink gab und das Wasser in den 
Brunnen sprudelte, war der zu-
nächst skeptisch dreinblicken-
de Bauherr über das Gesamtwerk 
derart entzückt, dass ich aufat-
men durfte, meine ins Stottern ge-
ratene Erfolgsgeschichte konnte 
weitergeschrieben werden. Sein 
Vorgänger war mir deutlich zuge-
wandter gewesen. Über 20 Jahre 
lang war ich sein Lieblingskünst-
ler, sein Stararchitekt gewesen, 
der – so würde man es heute aus-
drücken – das Firmenimage durch 
innovative Ideen verbessert und  

für nachhaltige Kundenbindung 
gesorgt hatte. �  
Die Stärke meiner künstlerischen 
Handschrift war, dass ich die Sin-
ne der Menschen ansprach und 
sie vor allem zum Staunen brach-
te, meine Kunstwerke waren wie 
in Stein gehauene Inszenierungen. 
In meiner Stadt, in die ich als Sie-
benjähriger mit meiner Familie ge-
zogen war und die ich zeitlebens 
so gut wie nie verließ, konnte man 
kaum eine Straße überqueren, 
ohne einem Werk von mir zu be-
gegnen: Skulpturen, Paläste, Kapel-
len, Theater – mein Mentor über-
häufte mich mit einer Auftragsflut, 
die ich in rastloser Arbeit mit mei-
nen Angestellten bewältigte. Meine 
Qualitäten als Führungskraft waren 
allerdings mehr als fraglich. Erst 
spannte ich einem meiner Unterge-
benen die Frau aus und machte sie 
zu meiner mehrfach porträtierten 

Geliebten, und als sie sich dann 
meinem Bruder zuwandte, beauf-
tragte ich einen Diener … – aber 
lassen wir das, schließlich wur-
de ich begnadigt. Dennoch haftete 
mir der Ruf eines unsauberen Cha-
rakters an: Material von Konkur-
renten verschwand auf geheim-
nisvolle Weise, Vorlagen gingen zu 
Bruch, ehemalige Mitarbeiter wur-
den verunglimpft. Wer sich mir in 
den Weg stellte, wurde beiseitege-
schoben. Schließlich hatte ich eine 
ehrgeizige Vision, ich wollte als das 
Genie meines Jahrhunderts in die 
Geschichte eingehen. Im Laufe mei-
nes langen Lebens arbeitete ich mit 
insgesamt acht Chefs zusammen, 
nicht immer im besten Einverneh-
men, aber rückblickend kann ich 
von mir behaupten, dass ich durch 
das Vertrauen meiner Bauherren 
wie kein Zweiter das Bild meiner 
Stadt geprägt habe. Wer bin ich?

Wer bin ich? 
Das Kunsträtsel mit Gewinnchancen

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

	?	 Einsendungen an: fresko1@hirmerverlag.de, Einsendeschluss am 9. Juni 2022	 ?
Auf‌lösung des Kunsträtsels aus Fresko 01/2022: Margarete Schütte-Lihotzky (1897–2000)
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GLÜCKLICHES GEMÜSE
ITALIENISCHES SLOW FOOD

Zugegeben, die Trattoria dell’Alba  
in Piadena, knapp 40 Kilometer 
westlich von Mantua, liegt etwas 
abseits unseres Weges in den Sü-
den. Aber ein italienischer Freund 
hatte sie uns so sehr ans Herz ge-
legt – während er sich vor Begeis-
terung alle Fingerspitzen küsste –, 
dass wir uns dort voller Vorfreude 
an einem Dienstag zur Mittagszeit 
einfinden. Seit sechs Generationen 
im Familienbesitz, führen heu-
te die Brüder Omar und Ubaldo 
Bertoletti das 1850 eröffnete Lo-
kal. Die traditionelle und gleich-
zeitig raffinierte Küche der Po- 
ebene lernten sie von ihrer Mutter 
Angela Corbari und Großmutter 
Maria. Seit vielen Jahren beken-
nen sich die Bertoletti-Brüder zu 
der Slow-Food-Idee, ob Schwein, 
Huhn, Gans, Fisch, Eier, Getreide 

oder Gemüse: Kein Tier und kein 
Produkt legt mehr als 15 Kilome-
ter zurück, bevor es hier auf dem 
Teller landet. 
Als Antipasti wählen wir ein Bat-
tuta di scottona allevata a pasco-
lo, ein frisches Tartar vom Weide-
rind (€ 17,–), anschließend bringt 
uns Omar die von ihm empfohle-
nen Tortelli di zucca al soffritto di 
pomodoro dolce (€ 13,–), eine für 
die Lombardei typische mit Kür-
bis gefüllte Pasta mit einer feinen 
Sauce aus süßen Tomaten. Als Se-
condi sollte man hier auf keinen 
Fall Oca in terragna e nostre mos-
tarde (€ 23,–) versäumen, ein tra-
ditionelles Familienrezept, dessen 
Ursprung in der jüdischen Küche 
liegt. Die „Gans im Tongeschirr“ 
wird mit einem der zahlreichen 
hauseigenen Senfsorten gereicht, 

die u. a. mit frischen Früchten 
der Saison zubereitet werden. Un-
ser Dolce, die Zuppa inglese alla 
mantovana (€ 4,–) wird bis heute 
nach Großmutter Marias Rezept 
hergestellt, natürlich mit Eiern 
von glücklichen Hühnern. Last, 
but not least sei noch die hoch-
karätige Weinkarte erwähnt und 
Omars hervorragende Beratung 
für die Weinbegleitung zu unse-
rem Menü.

Trattoria dell’Alba

Via del Popolo 31, I-26034 Piadena 
Tel. +39 375 98539

www.trattoriadellalba.com

Mi –Sa 12–16 und 20 –24 Uhr
Di + So 12–16 Uhr, Mo geschlossen

FRESKO-KUNSTRÄTSEL

Isolde Maria Joham

Bis 9. Oktober 2022
Landesgalerie  

Niederösterreich, Krems

Katalog zur Ausstellung
Hirmer Verlag € 34,90

„FARBE IST MEIN LEBEN“
RUTH KOHLERS BILDER ALS (FARB)KLANGKÖRPER

FRANZ YANG-MOČNIK 
POETIK DES FRAGMENTS

UNVERGESSEN
„DIE DEUTSCHE LEE KRASNER“

VOM LAND INSPIRIERT
RINDENMALEREIEN AUS NORDAUSTRALIEN

In ihrer ersten Retrospektive wird 
im Kunstforum Hermann Stenner, 
Bielefeld, eine Malerin präsentiert, 
die lange Zeit vergessen war. Mit 
der Ausstellung Hedwig Thun. Vom 
Bauhaus zum Informel. Eine Wie-
derentdeckung, die bis zum 4. Sep-
tember zu sehen ist, tritt Hedwig 
Thun nach rund 50 Jahren erstmals 
wieder ins Rampenlicht.
Es war einer dieser berühmten 
„Kellerfunde“: Über 80 erhaltene 
Werke, Zeichnungen und Aquarel-
le, Gedichte und Fotos von Hedwig 
Thun (1892–1969) wurden wie ein 
Schatz geborgen, und man fragt 
sich, wie es passieren konnte, dass 

Leben und Werk einer solch talen-
tierten und zu Lebzeiten erfolgrei-
chen Künstlerin in Vergessenheit 
geraten konnte. In Detmold gebo-
ren, studierte Hedwig Thun am 
Bauhaus in Dessau u. a. bei dem 
von ihr verehrten Wassily Kan-
dinsky, dessen Einfluss in ihren 
frühen Werken deutlich zu spüren 
ist. Während des nationalsozialisti-
schen Regimes legte sie eine mehr-
jährige Malpause ein, um nach dem 
Krieg umso fulminanter mit ihren 
gestisch-abstrakten Bildkomposi-
tionen zu beeindrucken. Der Aus-
stellungskatalog ist bei Hirmer er-
schienen und kostet € 22,–.� cv

Yirrwala, Frosch und Schildkröte, ca. 1971

Isolde Maria Joham, Cool, 2004 (Detail)

Ruth Kohler, Ohne Titel, 2020

Franz Yang-Močnik, Shoes, 1983, Galerie Sommer, Graz Hedwig Thun, Printemps I, 1955 

Ohne Titel, 2020  
Acryl auf Leinwand 
Untitled, 2020, acrylic on canvas 
110 × 140 cm  
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Obwohl sie eine der bedeutends-
ten Schülerinnen des Weima-
rer Bauhauses war und in einem 
Atemzug mit Sophie Taeuber-Arp, 
Sonia Delaunay und Lucia Moholy  
genannt wird, ist Friedl Dicker-
Brandeis (1898–1944) bis heute 
eher dem Fachpublikum bekannt. 
Ihre tragischen Lebensumstände 

hinderten die Künstlerin, ihr Werk 
vollenden zu können, dennoch 
hat sie ein herausragendes, viel-
seitiges Œuvre hinterlassen, das  
einen innovativen Beitrag in den 
Bereichen der grafischen Künste 
und Malerei, der Innenarchitek-
tur, des Textildesigns sowie der 
Kunstpädagogik leistet. Die neu 

erschienene Monografie stellt Le-
ben und Werk dieser multitalen-
tierten Künstlerin ausführlich vor.

Friedl Dicker-Brandeis folgt 1919 
ihrem Lehrer Johannes Itten, des-
sen Wiener Privatschule sie zu-
vor besucht hatte, an das Bauhaus 
nach Weimar, wo sie Weberei, Ar-
chitektur, Innenarchitektur, Büh-
nenbild und Kostümbildnerei stu-
diert. 1923 gründet sie mit dem 
befreundeten Franz Singer ein 
Atelier, das sich auf (Innen)Archi-
tektur spezialisiert und sehr er-
folgreich ist. Anfang der 1930er 
Jahre gestaltet die politisch enga-
gierte Künstlerin u.a. kommunis-
tische Propagandaplakate als Foto-
montagen. Sie gerät ins Visier der 
Polizei, wird verhaftet, verurteilt 
und schließlich begnadigt. Aus 
Angst vor weiteren Repressalien 
geht Dicker-Brandeis 1933 nach 
Prag. Dort wendet sie sich – mitt-
lerweile verheiratet – verstärkt der 
Malerei und dem Kunstunterricht 
für Kinder zu. Auch als sie und 
ihr Mann Pavel 1941 in das Ghet-
to Theresienstadt deportiert wer-
den, bleibt sie künstlerisch aktiv 
und setzt sich zudem unermüdlich 
dafür ein, Kinder zum Zeichnen zu 
animieren. Als Pavel im September 
1944 ins Konzentrationslager nach 
Auschwitz verschleppt wird, folgt 
sie ihm und wird wenige Wochen 
später ermordet.� cv

FRIEDL DICKER-BRANDEIS
KÜNSTLERIN UND PHILANTHROPIN
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Friedl Dicker-Brandeis, Das Verhör, 1934, Kunstsammlung und Archiv, Universität für  
angewandte Kunst Wien

Friedl Dicker-Brandeis

Hrsg. vom LENTOS  
Kunstmuseum Linz

Text: Deutsch/Englisch
252 Seiten, 150 Farbabbildungen

Hirmer Verlag € 39,90

www.hirmerverlag.de 

Was haben Wir eigentlich im 

Kopf?
»Der Katalog lädt 
zum Blick unter 
die Schädeldecke 
ein und schlägt 
einen Bogen von 
altägyptischen 
Mumien bis zu 
heutigen Superhirn-
Theorien.«  
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Art - Das Kunstmagazin
Theresienstr. 66 
 D-80333 München
 info@buchhandlung-werner.de
Tel. +49 (0)89 - 280 54 48
 Fax +49 (0)89 - 281 035
www.buch-werner.de

Wir freuen uns auf Ihren Besuch
Marianne Breitsameter, Marion Duft & Team
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Kunst ist mehr als identitätsstif-
tend – das wird in der Ausstellung 
des Münchner Museums Fünf Kon-
tinente augenscheinlich. 170 Rin-
denbilder aus der Sammlung Gerd 
und Helga Plewig geben hier hier 
bis zum 18. September einen um-
fassenden Einblick in eine der 
Kunstpraktiken Australiens und 
demonstrieren die enge Verbun-
denheit der Aboriginal people zur 
Natur und Ritualen.

„Das Land lebt für uns, es sorgt für 
uns, kommuniziert mit uns und wir 
sind ein Teil von ihm“, diese Über-
zeugung prägt nicht nur den inni-
gen Umgang der Aboriginal people  
mit ihrem Lebensraum, sondern 
wirkt sich auch auf ihr Kunst-
schaffen aus. So stammen die Ma-
terialien für die Bilder aus der Na-
tur, während die Bildprogramme in 
jahrtausendealter Tradition oftmals 
an Themen wie die Schöpfungs- 
geschichte, mythische Wesen, Vor-
fahren oder Naturerscheinungen 
anknüpfen. Neben Felsmalereien  
oder Körperbemalungen zählen zu 
den Besonderheiten Australiens 
Rindenbilder aus Eukalyptus, die 
mit Erdfarben bemalt sind.
Ein Känguru war der Auftakt für 
die Sammlung von Gerd und Hel-
ga Plewig, die sich auf Rinden-
bilder aus den Gebieten Arnhem 
Land und Kimberley spezialisiert 
haben. Ihr Bestand vor allem aus 
den 1950er bis 1970er Jahren mit 
Werken von Künstlern wie Yirrwa-
la, Mawalan Marika und Mungurra-
wuy Yunupingu gilt zu dem Hoch-
rangigsten, was man außerhalb 
Australiens zu sehen bekommt. Der 
englische Katalog Inspired by Coun-
try. Bark Paintings from Northern 
Australia ist im Hirmer Verlag er-
schienen und kostet € 45,–.� af



Unsere Lieblingsbücher aus Kunst · FotograFie · architeKtur

List verbildlichte in Aufnahmen aus Griechenland und Italien 
den Traum einer lebendigen Antike, setzte nach 1945 das 
zerstörte München ins Bild und widmete sich Fotoessays, die 
u. a. in führenden Magazinen wie LIFE oder DU veröffent-
licht wurden. 
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Jetzt nur
€ 14,90

herbert List
Das Magische auge
288 Seiten
318 Abbildungen
978-3-7774-3907-5
€ 45,00

»Das Buch vermittelt einen wirklich guten Ausschnitt aus 
dem damaligen Zeitgeist mit Fotos und guten Texten. Ein 
echter Einblick in Geschichte und Gesellschaft und ein Spie-
gel für heute.«

Dokumentarfotografie
 

Deutschland um 
1980
Fotografien aus 
einem fernen Land
256 Seiten
210 Abbildungen
978-3-7774-3957-0
€ 39,90

Der Band zeigt Meisterwerke der Malerei dieser Epoche 
zwischen Dekadenz und Aufbruchsstimmung und beleuchtet 
ihre Wurzeln in der polnischen Geschichte, Kultur und Natur 
ebenso wie die engen Verflechtungen mit dem europäischen 
Kunstgeschehen. 

stille rebellen
Polnischer 
symbolismus um 1900
300 Seiten 
219 Abbildungen
978-3-7774-3854-2
€ 39,90

Anhand von 90 zumeist farbigen Radierungen, Lithografien, 
Holzschnitten und Hektografien, die die ikonischen Themen 
seiner Gemälde aufnehmen, entsteht ein faszinierender 
Überblick über Munchs Werk.

edvard Munch
Meisterblätter
160 Seiten
100 Abbildungen
978-3-7774-3984-6
€ 29,90

Mitreißend schildert der Band 50 Jahre BMW M und zeigt, 
was hinter dem »stärksten Buchstaben der Welt« steckt.

BMW M · Der stärkste Buchstabe der Welt
Text: Deutsch / Englisch, 304 Seiten, 575 Abbildungen
978-3-7774-3963-1  
€ 49,90

Balthasar Neumanns barocke Schlossbauten prägen noch 
heute die Kulturlandschaft Süddeutschlands.

residenzschlösser in verschiedenen städten des südlichen 
teutschlands · ein Konvolut aus Balthasar neumanns 
zeichnerischem nachlass in der Österreichischen national-
bibliothek
352 Seiten, 371 Abbildungen, 978-3-7774-3912-9
€ 68,00

Zwischen Schönheit, Symbol, Gesellschaft und Umwelt – 
Blumen öffnen unser Herz!

Flowers!
Blumen in der Kunst 
des 20. und 21.  
Jahrhunderts
Text: Deutsch / Englisch
272 Seiten
160 Abbildungen
978-3-7774-3959-4
€ 39,90

Zwischen 1933 und 1945 wurde das künstlerische Schaffen 
im Deutschen Reich nahezu vollständig durch den national-
sozialistischen Staat kontrolliert. Viele Künstlerinnen und 
Künstler emigrierten. Wie aber erging es denjenigen, die in 
Deutschland blieben?

Kunst für Keinen 
1933–1945
Text: Deutsch / Englisch
296 Seiten
220 Abbildungen
978-3-7774-3849-8
€ 49,90

»Ich will wirken in dieser Zeit, in der die Menschen so ratlos  
und hilfsbedürftig sind.«  
Dieser Satz, ein Tagebucheintrag aus dem Jahr 1922  
und noch heute so aktuell wie damals,  
ist das Bekenntnis dieser großen  
Künstlerin.

Käthe Kollwitz
Der Werküberblick.  
1888 – 1942
304 Seiten 
259 Abbildungen 
Halbleinen mit  
Lesebändchen
978-3-7774-3078-2
€ 45,00

Heinrich Vogeler zählt zu den bedeutendsten Künstlern des 
deutschen Jugendstils. Die opulente Monografie beleuchtet 
das Leben und vielschichtige Gesamtwerk des Mitbegrün-
ders der Worpsweder Künstlerkolonie.

heinrich Vogeler
Künstler – träumer – 
Visionär
246 Seiten
200 Abbildungen
978-3-7774-4004-0
€ 39,90

Ai Weiwei ist nicht nur einer der bedeutendsten zeitgenös-
sischen Künstler, sondern auch unermüdlicher Aktivist und 
Kritiker autoritärer Systeme.

ai Weiwei
in search of  
humanity
336 Seiten
180 Abbildungen
978-3-7774-3866-5
€ 45,00

»Der Katalog gibt nicht nur einen bisher beispiellosen 
Überblick über Cranachs Frühzeit, sondern lässt auch das 
humanistische Milieu Wiens aufleben. Ein Fest für Freunde 
der Renaissancekunst.«

ART - Das Kunstmagazin

cranach
Die anfänge in Wien
168 Seiten
70 Abbildungen
Klappenbroschur
978-3-7774-3924-2 
€ 29,90
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