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Oskar Bätschmann

Shooting Stars

Der Ausdruck „Shooting Star“ kam im Kunstbetrieb der 1990er Jahre auf für ein nur

relativ neues Phänomen: das plötzliche, unvorhersehbare Aufscheinen einer

Künstlerin oder eines Künstler aus den anonymen Anbietern von Kunstprodukten. Es

genügt, als Beispiele an die bekannten Namen Damien Hirst und Rachel Whiteread

aus dem Kreis der Young British Artists der Firma Saatchi oder Pipilotti Rist und Olaf

Breuning aus der Schweiz zu erinnern.

Damien Hirst, Porträt, 2001. Rachel Whiteread, Porträt, 2001.

Man muss vermuten, dass der Ausdruck „Shooting Star“ – Sternschnuppe – etwas

unbedacht in die Rede vom aktuellen Kunstgeschehen eingebracht wurde, da er ja

nicht nur das plötzliche helle Aufscheinen am Nachthimmel, sondern auch das

ebenso plötzliche Erlöschen impliziert. Heute schreibt man etwas biederer vom

„Aufsteiger des Jahres“, um den plötzlichen Aufstieg mit der Spekulation auf einen

anhaltenden Erfolg zu koppeln.
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Bilanz 2003: Rubrik: Shooting Star (bzw.
Aufsteiger), in: Bilanz, Juni 2003, p. 136.

Capital 2003: Stars von morgen, in: Capital, 23/2003,
p. 152.

Den Ausdruck „Shooting Star“ für das plötzliche Aufscheinen, ohne das damit

implizierte plötzliche Verlöschen zu bedenken, verwendete die populäre Kunstpresse

und die Wirtschaftszeitschriften „Bilanz“ und „Capital“, die alljährlich im Juni bzw. im

November ein Ranking der Künstlerinnen und Künstler publizieren, das sich als

Ratgeber für Investitionen im Kunstsektor der Leserschaft empfiehlt.

Ranking der Künstlerinnen und Künstler, in: Bilanz, Juni 2004. Ranking der Künstlerinnen und Künstler, in: Capital, November
2003.

Ich werde im folgenden weder bereits erlöschte „Shooting Stars“ vorstellen noch

neue ankündigen oder Tipps für Investitionen geben. Ich werde vielmehr versuchen,

an einigen Beispielen den künstlerischen Erfolg, den Aufstieg zu Stars der Kunst und

dessen Bedingungen zu analysieren. Dazu werde ich den Vergleich mit weiter

zurückliegenden Erhebungen der Künstler zu Genies, Helden oder Stars brauchen.
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Star

Spiegel KULTUR, Nr. 1/2004: Titelblatt mit Nicole Kidman
inmitten von Stars

Spiegel KULTUR, Nr. 1/2004, Doppelseite pp. 26/27 mit Julie
Mehretu

Das eben erschienene Heft Spiegel Kultur (Sept. 2004) trägt den Titel „Stars. Wie

aus Menschen Idole werden“, also Götzenbilder. Dass die Stars von heute Produkte

der Printmedien und der elektronischen Medien sind, wird hier noch einmal

vorgeführt. Das Heft schaut auch in die Zukunft und prophezeit den eruierten „neuen

Helden“ den Aufstieg zu Superstars in Film, Musik, Literatur, Theater, Kunst (eben

Julie Mehretu), Sport und Politik. Ebenso gibt es einen Blick in die Vergangenheit,

auf die längst verblassten Stars, deren Zahl „im Zeitalter der überschnappenden

Götzenindustrie“ (Zitat p. 7) immer grösser werde.

Die Vorstellung, dass irdische Geschöpfe in den Sternenhimmel aufsteigen,

kennen wir aus der Mythologie des Altertums. Ich verweise hier zunächst auf den

schottischen Schriftsteller Thomas Carlyle, dessen Vorträge über Helden und

Heldenverehrung von 1840 in London die moderne Vorstellung von Stars

begründete. Carlyle behandelte sechs Klassen von Helden: Gottheiten im

Heidentum, den Propheten Mohammed, die Dichter Dante und Shakespeare,

Priester in der Reformation, Schriftsteller und Könige, womit Oliver Cromwell und

Napoléon Bonaparte gemeint waren. Frauen kommen bezeichnenderweise nicht vor

– obwohl Giovanni Boccaccio bereits um 1360 mit „De Claris Mulieribus“ eine
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Chronik von 104 berühmten Frauen als Gegenstück zu den Biographien berühmter

Männer – „De Casibus virorum illustrium“ von 1355-60 – verfasst hatte. Carlyle, der

von Helden als Great Men, ihren Taten und  ihren Wirkungen in der Weltgeschichte

sprach, bezeichnete alles in der Welt als Realisation von Gedanken dieser grossen

Männer, die er „soul of the whole world’s history“ –Seele der ganzen Weltgeschichte

– nannte. Für diese Helden brachte Carlyle eine Metapher vor, indem er sie – in

Anlehnung an das Johannes-Evangelium – mit dem Licht in der Welt verglich: „The

light which enlightens, which has enlightened the darkness of the world.“ – „Das

Licht, das erleuchtet, das die Finsternis der Welt erleuchtet hat.“ Die folgende

präzisere Benennung der Lichtquelle dürfte den Anfang für den modernen Ersatz von

„Hero“ durch „Star“ markieren. Das Licht der Helden sei nämlich nicht ein simples

Lämplein, sondern ein Leuchtstern, ein Geschenk des Himmels: „a natural luminary

shining by the gift of Heaven“.

Zu dieser Vorstellung von Helden als leuchtenden Sternen – Stars – hat

letzlich die griechisch-römische Mythologie verholfen. Die bekanntesten Gestalten

des Altertums, die in Sterne oder Sternbilder verwandelt wurden, sind die

„Zeussöhne“, die Dioskuren Castor und Pollux, von denen zuerst Homer berichtete.

Das Monument von Castor und Pollux als Rossebändiger auf
dem Quirinal in Rom, in der römischen Identifikation als Werke
von Phidias, in: Antonio Lafreri, Speculum Romanae
magnificentiae […], Kupferstichfolge, Roma: Antonio Lafreri,
1548- [77].

Das Monument von Castor und Pollux als Rossebändiger auf
dem Quirinal in Rom, in der römischen Identifikation als Werke
von Phidias, in: Antonio Lafreri, Speculum Romanae
magnificentiae […], Kupferstichfolge, Roma: Antonio Lafreri,
1548- [77].

Castor war den Griechen als Reiter, Pollux als Boxer berühmt. Die Zwillinge

beteiligten sich mit Meleager an der Jagd des Calydonischen Ebers und gehörten zu

den Argonauten, den griechischen Heroen, die an der Schifffahrt des Jason
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teilnahmen. Unsterblich wurden sie zum Sternbild der Zwillinge, wie einige meinten,

oder auch zum Morgen- und Abendstern, weil andere annahmen, sie würden sich

abwechslungsweise im Olymp und im Hades aufhalten. Die kultische Verehrung der

Dioskuren verbreitete sich über die griechischen Städte in Süditalien nach Rom, wo

den Zwillingen ein Tempel auf dem Forum errichtet wurde. Bekannt waren die

kolossalen Rossebändiger Castor und Pollux auf dem Montecavallo – dem Quirinal –

in Rom, die als Werke von Phidias und Praxiteles, den berühmtesten griechischen

Bildhauern, betrachtet wurden.

Carlyle fasste unter „Heroen“ nicht nur Kriegshelden, sondern auch Dichter

oder Schriftsteller, die noch im 18. Jahrhundert vorwiegend die Klasse „Genie“

gebildet hatten. Die bildenden Künstler zählten bei Carlyle noch nicht zu den

leuchtenden Sternen, obwohl zu seiner Zeit lebende und tote Künstler längst

Heldenverehrung genossen und zu den Stars hätten gezählt werden können.

Honoré Daumier, Die Ställe des Augias, Lithographie,
in: Le Charivari, 25.9.1842.

Honoré Daumier, Der siegreiche Menelaos, Lithographie, in:
Le Charivari, 22.12.1841.

Während Carlyle die künftige Benennung der Helden als Stars vorbereitete, setzte

Honoré Daumier in Paris zu einer neuen Demystifikation der antiken Helden an. 1841

begann er im Charivari die Serie Histoire ancienne, deren fünfzig Blätter die kleinen

und grossen Heldinnen und Helden der Antike veräppelten, wie etwa den Menelaos,

der nach dem Fall von Troja Helena mit sich führt, oder den Herkules, der degoutiert



Wolfsberg Arts Forum: Shooting Stars, Prof. Bätschmann 22.11.2004
www.wolfsberg.com 6/24

den stinkenden Stall des Augias ausmisten soll. Ich weise auf diesen Gegenläufigkeit

von Erhebung und Erniedrigung hin, weil sich bei den Künstlern Ähnliches

abzeichnete.

Vergöttlichung und Erniedrigung des Künstlers

Das 19. Jahrhundert propagierte für den Künstler das Helden-Image oder das

Märtyrer-Image; die Künstler wurden in den Himmel gehoben oder in den Dreck

gestossen. Ich zeige hier als Dokument zwei Illustrationen von Adolph Menzel von

1834 zu Goethes „Künstlers Erdenwallen“, die das Elend des Künstlers und den

Nachruhm in der Galerie zeigen.

Adolph Menzel, Künstlers Erdenwallen, Lithographie, 1834:
Wirklichkeit und Ende.

Adolph Menzel, Künstlers Erdenwallen, Lithographie, 1834:
Nachruhm.

Neu war im 19. Jahrhundert nicht die Armut des Künstlers, neu war die ernorme Kluft

zwischen Erfolg und Erfolgslosigkeit. Dies hängt zusammen mit der Umwandlung des

alten Kunstsystems in der zweiten Hälfte des 18. Jahrhunderts. Der Auftraggeber

verlor seine früher bedeutende Rolle für die Kunstproduktion, das Publikum und die

öffentliche Kritik wurden neu als höchste Instanzen des Urteils installiert, die

Ausstellungen erhielten teilweise das Monopol der Präsentation neuer Kunst, und der

Wettbewerb unter den Künstlern um Aufmerksamkeit und Aufträge verschärfte sich

zur ständigen Herausforderung. Die Künstler sahen in der Loslösung von den

Auftraggebern einen Gewinn an Freiheit, doch waren sie vorerst nicht gewahr, dass

sie den Gewinn an Freiheit mit der gesellschaftlichen Nutz– und Ortlosigkeit

bezahlten und mit der neuen Abhängigkeit von den Institutionen des Kunstbetriebs.
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Die Künstler verlangten von sich den unbedingten und rücksichtslosen Einsatz für

ihre Kunst, verteidigten ihre Freiheit und verurteilten Eingriffe von aussen als

Beeinträchtigung ihrer künstlerischen Berufung. Das neue Kunstsystem brachte zwei

gegensätzliche Typen hervor: den des triumphalen Siegers, der mit Ehrungen

überhäuft wurde, und den des Märtyrers, der die Opferrolle zu übernehmen hatte.

Zwischen diesen Extremen tummelten sich viele Künstler, die den mittleren

Erwartungen durch die Verfertigung von Porträts, Veduten und Landschaften

genügen konnten.

Rom, Pantheon, Innenansicht mit dem Grabmal Raffaels.
Vorlage OB privat.

Johann Baptist Lampi, d.Ä. Bildnis Antonio Canova (mit dem
Engel für das Grabmal der Erzherzogen Maria Christine in
Wien), 1806, Wien, Slg. Liechtenstein. In: Künstlerleben Kat.
1988, Abb. 1.13, p. 367.

Wir greifen hier unter den vielen erfolgreichen Künstlern des 19. Jahrhunderts zwei

Stars der Skulptur heraus: Antonio Canova und Berthel Thorvaldsen, die planmässig

ihren Erfolg bis zur Apotheose verwirklicht haben. Beide belieferten einen grossen

Teil von Europa aus ihren Werkstätten in Rom, liessen einen illustrierten Katalog

ihres Oeuvres anfertigen und planten zielstrebig ihre Unsterblichkeit durch

Institutionen der öffentlichen Erinnerung. Canova, angeregt vom Raffael-Kult um

dessen Grab im römischen Pantheon, plante die Umwandlung des römischen

Tempels in eine Ruhmeshalle der italienischen Künstler, die durch ihre Porträtbüsten

repräsentiert werden sollten.
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Canova, Der Tempio in Possagno, Fotografie. Possagno, Canova-Museum, Innenansicht.

Als das Vorhaben in Rom scheiterte, verwendete Canova sein immenses Vermögen

für eine Nachahmung des Pantheons in seinem Geburtsort Possagno, das als seine

Grabstätte diente, und sein Stiefbruder war für den Bau des Canova-Museums in

Possagno besorgt, das die Entwürfe in Gips und die Reliquien des Künstlers zur

Schau stellt.

Christian Daniel Rauch, Porträt Berthel Thorvaldsen, 1816,
Marmor, H. 71,5 cm, Berlin: SMPK, Nationalgalerie, in:
Künstlerleben Kat. Nürnberg 1992, Nr. 4.6, p. 513.

Berthel Thorvaldsen, Selbstbildnis, Skulptur,

In der konsequenten Planung der Immortalität wurde Canova vom seinem etwas

jüngeren Kollegen Thorvaldsen übertroffen. Durch geschickt gestaffelte

Verhandlungen brachte er die Stadt Kopenhagen dazu, im Gegenzug zur Schenkung

der Kunstsammlung und des Nachlasses ein Museum seines Namens zu erbauen.
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Der deutsche Bildhauer Christian Daniel Rauch stellte von seinem berühmten

dänischen Kollegen eine Büste in antikisierender Nacktheit und dem leoninischen

Heldenhaupt her, und Thorvaldsen fertigte von sich ein Kolossalporträt wie Canova.

Höchst denkwürdig ist der Triumphzug als Star, zu dem Thorvaldsen 1841 von

Kopenhagen nach Deutschland, der Schweiz und Italien aufbrach, um seine

Monumente zu besichtigen und sich von Volk und Fürsten feiern zu lassen.

Ausserordentlich war der Empfang, den Kopenhagen 1838 dem Künstler zu seiner

Rückkehr nach vierzig Jahren bereitete. Just Mathias Thiele beschrieb ihn so: „Da

brachte auch die Himmelssphäre des Nordens ihrem grossen Sohn einen festlichen

Gruss; von dem fernen Horizonte sendete Gott Thor sein schönstes Strahlenlicht

aus, und das Meer fing es in seinem dunklen Spiegel auf – Thorvaldsen stand

umstrahlt von den herrlichsten Nordlichtern!

Bildwürdig waren diese wunderbaren Beleuchtungseffekte und der Empfang

Thorvaldsens am Quai durch die Kunstakademie und die Bevölkerung. Interessanter

als das Gemälde ist allerdings die anonyme Karikatur von Thorvaldsens Ankunft mit

Heiligenschein und Segensgestus zwischen den sich tief verbeugenden Mitgliedern

der Akademie. Es handelt sich hier wahrscheinlich um die erste Karikatur eines

Künstlers als Heiligen – der unzählige weitere folgen werden -, und um die erste

Christoffer Wilhelm Eckersberg, Thorvaldsens Ankunft auf der
Reede von Kopenhagen am  17.9.1838, 1839, Öl/Lw., 71,9 x
96,2 cm, Kopenhagen, Thorvaldsen Museum. In:
Künstlerleben Kat. Nürnberg 1992, Nr. 9.1, p. 698

Anonym, Karikatur auf Thorvaldsens Ankunft in Kopenhagen,
1838, Bleistift, Kopenhagen, Royal Library.
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Darstellung des Künstlers als eines Stars, der zu Lebzeiten die Verehrung und

Bewunderung der Masse entgegennimmt.

Kopenhagen, Thorvaldsen-Museum, Fassadenprojekt von
Michael Gottlieb Bindesboll. 1837, Feder und Tusche, 44,6 x
73,8 cm, Kopenhagen, Bibliothek der Kunstakademie, in:
Künstlerleben in Rom, 1992, p. 700.

Kopenhagen, Thorvaldsen-Museum, Innenhof mit dem Grab
des Künstlers, Lithographie von C.O. Zeuthen.

Die Kulmination ist das Thorvaldsen-Museum in Kopenhagen, die Stätte der

Unsterblichkeit des Künstlers und zugleich sein Mausoleum.

Ferdinand v. Rayski, Selbstmord des Künstlers im Atelier, um
1840, Graphit, 21,3 x 29,2 cm, Dresden, Staatl. Kunstslg. Ku-
stichkab.

Edouard Manet, Le Suicide, um 1880 ?, Öl/Lw., 38 x 46 cm,
Zürich, Stiftung Slg. E.G. Bührle
Bührle Kat. 1990, Nr. 27.

Der scheiternde oder verzweifelnde Künstler fand frühzeitig den Tod, oft durch

eigene Hand, und dies vorzugsweise im Atelier oder vor seinem Werk – wie es das

tragische Ende von Léopold Robert, von Benjamin Robert Haydon, von Vincent van

Gogh, von Wilhelm Lehmbruck, Mark Rothko, Bernard Buffet und vielen andern zeigt

und wie es in Künstlerromanen wie L’Œuvre von Émile Zola verwertet wurde.

Mit einer Zeichnung des Künstlers, der sein Werk zerstört und sich an seiner Staffelei

erhängt, hat Ferdinand von Rayski um 1840 ein eindrückliches Dokument für dieses

tragische Ende geliefert. An der Wand erscheinen die spöttischen Verse des Dichters

von Maltitz: „Auf dem wahren Künstlergange // lebt’s hienieden sich nicht lange //

Trägt in sich des Todtes Kern // Wahre Künstler sterben gern.“ Dem Bildnis des
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spöttischen Dichters ist der Dolch ins Auge gestossen, der zuvor dem Maler zur

Aufschlitzung der Leinwand gedient hat.

Aufsehen erregte in Paris 1866 der Selbstmord des Malers Jules Holzapffel in

seinem Atelier am 12. April 1866, der nach den kursierenden Gerüchten in

Verbindung stand mit der Zurückweisung seiner Bilder durch die Jury des Salon.1

Zola verknüpfte am 19. April in L’Evènement seinen Bericht über diesen

tragischen Vorfall mit der Ankündigung, der Jury den Prozess zu machen. Einige

Zeit später kam Edouard Manet wahrscheinlich auf das Künstlerschicksal in

einem kleinen Gemälde zurück, das er 1881 für die Auktion zugunsten des

verarmten und kranken Musikers Jean de Cabanes stiftete, für deren Katalog

Zola die Einleitung verfasst hatte.

Paul Cézanne, Die Apotheose Delacroix’,
Zeichnung (vgl. Chappuis 1973),
London, British Museum

Paul Cézanne, Die Apotheose Delacroix’, um 1894, 27 x 35
cm, Paris, Musée d’Orsay. In: Cézanne Kat. Tübingen-Köln
1993, S. 197.

Nach dem Tod von Eugène Delacroix fasste Paul Cézanne den Plan zu dessen

Apotheose in der Annahme, Delacroix habe zu den verfolgten und missachteten

Künstlern gehört. Cézanne musste sich auch dazu zählen, bevor er 1895 durch die

Ausstellung bei Ambroise Vollard zu breiter Anerkennung bei Künstlern, Sammlern

und Kunstkennern kam. Cézanne konnte sein Projekt nicht zustande bringen und hat

es 1904 ganz aufgegeben. Geblieben ist neben Zeichnungen und einem Aquarell

eine Ölskizze, die oben den von Engeln in den Himmel getragenen Leichnam

Delacroix’ zeigt, unten links die applaudierenden Verehrer, Cézanne als Rückenfigur,

die Kritik als kläffenden Hund, und rechts Camille Pissarro und Claude Monet.
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Max Klinger, Beethoven-Denkmal, 1902, H. 310 cm, Leipzig,
Mus. d. bild. Künste, (heute: Leipzig, Neues Gewandhaus), in:
Klinger-Kat. Fkft 1992, Tf. 190, p. 200.

Vincent van Gogh, Selbstbildnis mit verbundenem Ohr, 1889,
Öl/Lw, 60 x 49 cm, London, Courtauld Institute Galleries.

Vergöttlichung und Erniedrigung des Künstlers – die ich mit der Gegenüberstellung

von Klingers „Beethoven“ von 1902 und van Goghs Selbstdarstellung nach seiner

Selbstverstümmelung abschliesse – bestimmte bis weit ins 20. Jahrhundert die

Vorstellungen von den Künstlern. Wir können sie nachweisen z.B. in der Verehrung

von Wols und Pollock an der Documenta 2, oder in zwei Texten von Martin Disler von

1981, auf deren Bedeutung ich schon mehrfach hingewiesen habe: im einen Text ist

der Maler der von der Masse im Stadion umjubelte Sportstar, im andern der von der

gleichen Masse grausam zu Tode gehetzte Buntscheck.

Kirk Douglas als Vincent van Gogh in „Lust for Life“,
1956, von Vincente Minnelli.

Charlton Heston als Michelangelo in: Exstasy and Agony, 1965, von
Carol Reed.
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Für die Popularisierung der Vorstellung vom Künstler als Märtyrer seiner Berufung

oder als titanischer Sieger waren die Filme von Vincente Minnelli über Vincent van

Gogh 1956 oder Carol Reed über Michelangelo 1965 vielleicht am wirksamsten.

Karrieren: Exempel

Spiegel, Nr. 32, 2.8.2004, p. 7: Inhaltsanzeige mit illustriertem
Hinweis auf den Artikel über den Berliner Maler Martin Eder.

Spiegel, Nr. 32, 2.8.2004, p. 152: Der Berliner Maler Martin
Eder.

Wie kann eine Künstlerin, ein Künstler zum Star werden? Ich greife dazu den Artikel

von Ulrike Knöfel über den Maler Martin Eder heraus, der im „Spiegel“ vom 2. August

2004 erschienen ist. Erstens: der Maler oder sein Galerist Gerd Harry Lybke haben

es geschafft, dass der in sehr hoher Auflage erscheinende „Spiegel“ sowohl einen

vierspaltigen redaktionellen Artikel über den Maler mit drei Abbildungen bringt wie

auch im Inhaltsverzeichnis S. 6/7 den Artikel mit einem aufreizenden Bild anzeigt,

was publizistisch von noch höherem Wert ist. Die Überschriften heissen „Erfolgreiche

Erotik“ und „Sündige Kätzchen“, und die Abbildungen sind den Titeln entsprechend

ausgewählt. Versprochen wird dem Leser Vulgarität, heisse Lolita-Kunst – und der

bevorstehende „Durchbruch“ des Künstlers in Deutschland, der bisher in seinem

Herkunftsland noch wenig erfolgreich war. Zweitens: der Text von Ulrike Knöfel ist

ein propagandistisches Meisterstück: sie weist auf die kitzligen Themen hin, zitiert als

unpassenden Vergleich Alfred Kubin, den „Dämonenzeichner“, beschwört das
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„gespenstisch Vulgäre“ und die provokative Wirkung der „aufregend frechen“ Bilder

des Malers Eder, zeigt das Interesse in den USA des Galeristen David Zwirner und

der New York Times auf und berichtet, dass der New Yorker Filmproduzent Michael

Lynne und andere Leute, „die ein besonderes Gespür für sichere Investitionen

haben“, sowie der „Kunstkäufer“ Friedrich Christian („Mick“) Flick in Zürich sich mit

Eder-Werken zu noch günstigen Preisen um 36000 Euro eingedeckt haben. Überaus

wichtig ist die Nachricht, dass ein Galerist in Deutschland, Gerd Harry Lybke, der

bereits einen anderen Künstler zu Weltruhm gebracht hat, sich des Künstlers Martin

Eder angenommen und seine erste grosse Einzelausstellung eingerichtet hat. Zwar

ist kein renommiertes Haus der Gastgeber, sondern der Kunstverein Lingen in der

emsländischen Provinz, doch was verschlägt’s? Dem Kunstverein Lingen, dem

Galeristen und dem Maler verschafft der „Spiegel“ mit dem Artikel den besten Auftritt

in Deutschland, wobei das Magazin mit einigen pseudokritischen Beschimpfungen

wie „schwülstige Fantasy-Ästhetik“ oder „Salon-Erotik“ sich bemüht, seinen Ruf als

unabhängiges Blatt mit Anspruch zu bewahren. Zuletzt wird – in gutbürgerlicher

Manier – angemerkt, dass der Künstler seriös und beflissen arbeite und sich

sympathischerweise als Mitglied einer kleinen Berliner Band mit der Guitarre von den

Strapazen der „obsessiven“ Bilderherstellung erhole.

Art, Sept. 2004: Bericht über Martin Eder, Doppelseite Art, Sept. 2004: Bericht über Martin Eder, Doppelseite

Die Ausstellung und der Bericht im Spiegel hatte die erwünschten Folgen: das

Septemberheft 2004 der populären Zeitschrift „Art“ nahm einen mehrseitigen Bericht

über den Maler auf, während die Zeitschrift „Art Investor. Kunst und Markt“ auf einen

ebenfalls geplanten Beitrag über den Maler aus Konkurrenzgründen verzichtete.
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Edouard Manet, Bildnis Émile Zola, 1868,
146 x 114 cm, Paris, Musée d’Orsay.

Edouard Manet, Olympia, 1863, Salon de 1865, 130,5 x 190 cm, Paris,
Musée d’Orsay.

Ich sehe davon ab, dass die Struktur des Artikels im Spiegel, nicht aber die

Argumentation, der des apologetischen Textes entspricht, den Émile Zole 1867 über

Edouard Manet veröffentlichte, der 1863 und 1865 in Paris zwei Skandalerfolge

verbuchen konnte, den einen mit dem „Déjeuner sur l’herbe“, den andern mit der

„Olympia“. Allerdings bestehen entscheidende Unterschiede: Zolas Schrift ist eine

exemplarische Künstlerverteidigung und die erste Analyse der Aggressionen im

Kunstbetrieb. Der Artikel im „Spiegel“ beschreibt die auf Erfolg angelegten Strategien

eines Malers und einer Galerie, in die sich das Magazin selbst einzubringen sucht mit

der Spekulation, durch einen „Schmuddel-Phantasten“ von Maler und seine Lolitia-

Erotik einen grossen Teil seiner Leser zu kitzeln. Maler, Galerist und die

Ausstellungs-Institution spekulieren auf einen Skandal oder einen

skandalversprechenden Kitzel, der den Erfolg der Veranstaltung und des Künstlers

ungemein befördern könnte. Ein sensationsorientiertes Magazin dient ohne Skrupel

dieser Spekulation, wenn sich diese zum eigenen Vorteil nutzen lässt.
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Berthel Thorvaldsen, Bildnis des Kronprinzen Ludwig I. von
Bayern, 1829, Marmor, H. 68 cm, Kopenhagen, Thorvaldsen
Museum. In: Künstlerleben, Kat. 1992, Abb. 8.1, p. 652.

Luigi oder Fabio Ricciardelli, Ludwig I. überreicht B.
Thorvaldsen das Kommandeurkreuz der bayerischen Krone
am 18.2.1829, 1829, Bleist., laviert, Kopenhagen,
Thorv.Museum (Photo).

Erfolgreiche Künstler wie Canova oder Thorvaldsen brauchten hochgestellte

Auftraggeber und Mäzene – Päpste, Kaiser, Könige, Fürsten – zur Förderung und für

die Karriere. Canova arbeitete für die Päpste, den Wiener Hof und für Napoléon,

Thorvaldsen u.a. für Papst Leo XII. und für Ludwig I. von Bayern, und beide

besuchten den Künstler im Atelier, womit sie den Herrschergestus von Alexander

dem Grossen gegenüber Apelles oder Kaiser Karl V. gegenüber Tizian nachahmten.

G. Courbet, Portrait Alfred Bruyas, 1854, Öl/Lw, 92 x 74 cm,
Montpellier, Museé Fabre. In: Courbet Kat. Lausanne 1998,
p. 59.

Courbet, Les Baigneuses, 1853, Öl/Lw, 227 x 193,
Montpellier, Musée Fabre.

Aufschlussreich ist das Vorgehen eines frühen Marketing-Strategen, des Malers

Gustave Courbet aus Ornans in der Franche-Comté. Courbet beteiligte sich an

Gruppenausstellungen, den offiziellen Salons, und veranstaltete Einzelausstellungen

und Ausstellungstourneen seiner Gemälde, 1853 gelang ihm mit den „Baigneuses“
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ein ausserordentlicher succès de scandale, und zugleich fand er in Alfred Bruyas

einen Sammler und Mäzen. Höchst wichtig war, dass die sämtlichen Karikaturisten

von Paris sich auf den Exzentriker Courbet und auf seine Bilder stürzten und dem

Maler während mehr als zwanzig Jahren in den Journalen ein einzigartiges Podium

boten. Courbet legte sich mit Unterstützung der Presse mit der Administration von

Napoléon III. an, beteiligte sich an dessen Weltausstellung von 1855 und zog

gleichzeitig mit Hilfe von Bruyas einen  eigenen Ausstellungspavillon auf, wo er unter

anderem das riesige Gemälde „L’Atelier du peintre“ zeigte, das seine Freunde und

Feinde der letzten sieben Jahre zu einer „Allégorie réelle“ versammelte.

Courbet, Karikatur, 1857, von Nadar: St. Courbet,
peintre et martyr, in Journal pour rire.

Courbet, L’Atelier du peintre, 1855, Öl/Lw, 339 x 598 cm, Paris, Musée
d’Orsay.

Die Einzelausstellung von 1855 markiert den Beginn von Courbets

Kommerzialisierung, d.h. der ausserordentlich schnellen Herstellung von

verkaufsfähigen Gemälden, die sowohl über Händler in Belgien, Deutschland und

Paris wie auch vom Maler abgesetzt wurden. Courbets Händler in Paris der 1860er

Jahre, Jules Luquet, veranstaltete auch Ausstellungen der Bilder, und Paul Durand-

Ruel, Courbets Händler der 1870er Jahre, war einer der ersten „marchands

spéculateurs“, die grosse Mengen von Gemälden kauften und auf Preiserhöhungen

spekulierten – wie es später Ambroise Vollard in grossem Stil praktizierte. Zu

Courbets ausserordentlichem Erfolg trug die offene Gegnerschaft zum Régime von
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Napoléon III. bei, die zur Beteiligung am Umsturz von 1870 und an der Commune

führte, und erst die 3. Republik hat ihm das Rückgrat gebrochen mit der Verurteilung

zu den Kosten der Wiederherstellung der Vendôme-Säule und der

Beschlagnahmung und Verschleuderung des Pariser Ateliers während seines Exils in

der Schweiz.

Erfolgsstrategien

Gerhard Hoehme, Illustration, in: Künstler und Gesellschaft,
hrsg. v. A. Silbermann, Kölner Zs für Soziologie und
Sozialpsychologie, Sonderheft 17, 1974, pp. 195.

Gerhard Hoehme, Illustration, in: Künstler und Gesellschaft,
hrsg. v. A. Silbermann, Kölner Zs für Soziologie und
Sozialpsychologie, Sonderheft 17, 1974, pp. 196 .

Für die Karriere gab Gerhard Hoehme vor dreissig Jahren den jungen Künstlern die

folgenden ernsten und sarkastischen Ratschläge: 1) nach der ohnehin defizitären

Ausbildung sofortiger Anschluss an den aktuellsten internationalen Trend. 2) mit dem

Ausweis von Aktualität und Internationalität das Interesse der Medien wecken. 3) der

entscheidende Schritt: die Organisation der Entdeckung durch eine führende Galerie.

4) Aufstiegssicherung durch massenhafte Produktion, Verbindung mit

Ausstellungsmachern für Ausstellungen, Imagepflege, anhaltende Publizität,

Aussicht auf steigenden Marktwert aufrecht erhalten. Dabei soll sich der zum

Aufstieg entschlossene Künstler keine Illusionen machen, dass Galeristen,

Ausstellungsmacher, Sammler oder sonst irgend jemand mit ihm über seine Kunst
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sprechen werde, oder dass er sich entwickeln könne, denn er sei vollständig damit

beschäftigt, im Kunstbetrieb in zu bleiben solange es eben geht.

Ich weiss nicht, ob die Künstlerinnen und Künstler sich heute irgendwo

professionellere Ratschläge für den Aufstieg holen könnten. Die Fachliteratur zum

Marketing, zum Kultur-und Kunstmarketing, zum Marketing von Luxusprodukten und

zur Produktion und zum Konsum von Kunst ist bemerkenswert wenig hilfreich. Ich

zeige zwei Beispiele aus einer Publikation Richard Kühn von 2003:

Relevante Aspekte des Marketingmix, in: R. Kühn, Marketing,
Analyse und Strategie, Zürich: Wird, 2003, Abb. 2-1, p. 16.

Strategisches Marketing-Mix-Konzept und operative
Entscheide, in: R. Kühn, Marketing, Analyse und Strategie,
Zürich: Wird, 2003, Abb. 2-4, p. 21.

Künstlerinnen und Künstler sind einzeln oder in Gruppen „eigene Unternehmungen“,

die über Ressourcen und Markenimages verfügen – wenn ich mich hier dieses

Vokabulars bedienen darf. Sie haben eine rudimentäre Marketinginfrastruktur und

müssen sich zu deren Verbesserung an die professionellen Galeristen wenden.

Diese wirken für sie gegen die Konkurrenz und klären eventuell die Bedürfnisse der

potentiellen Produktverwender ab – die Ausstellungsmacher, die Sammler, die

Museen. Im allgemeinen tendieren die Künstlerinnen und Künstler dazu, ein

eigensinniges Produkt hervorzubringen, das sich innerhalb der vorherrschenden

Trends markant von anderen Produkten unterscheidet, besonders nachdem die

Produktion auf Grund einer globalen Umfrage nach den Vorlieben in einer

grandiosen Trivialität geendet hat (nämlich in Hotel- oder Sofabildern). Ernsthafte

Kunstproduzenten würden es – glaube ich – entrüstet von sich weisen, erst auf
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Grund von Marktanalysen die entsprechend verlangte Kunst zu produzieren. Das

müsste in ihren Augen Korruption sein, die ihren Anspruch auf Authentizität zu Nichte

machen würde.

Salvador Dalì, ***, Photographie von *** Damien Hirst, ***

Vielleicht liesse sich zusätzich an erfolgreichen Beispielen lernen – wie etwa an

Salvador Dalì in Bezug auf die Imagepflege und auf die beständige Dokumentation

der Auftritte durch berühmte Photographen. Selbst eine Wiederholung wie die durch

Damien Hirst könnte trotz der Ironie zur Imagepflege beitragen. Nicht nur die

Produkte, sondern auch die Person muss einen hohen Wiedererkennungswert

haben, wie es Dalì vorgeführt und wie es Andy Warhol und Joseph Beuys

exemplarisch gezeigt haben.

Joseph Beuys, La rivoluzione siamo Noi, 1972. Giuseppe Pellizza da Volpedo, Der Aufbruch der Arbeiter oder: Der vierte
Stand, 1898-1901. Mailand, Brera.

Natürlich kennen alle die Ikone eines Starauftritts: die beühmte Photographie von

Giancarlo Pancaldi von Joseph Beuys, die mit dem Satz „La rivoluzione siamo Noi“
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mit einem Ausstellungsplakat, mit Postkarten und unzähligen Reproduktionen

verbreitet wurde. Den Satz hatte Beuys übrigens 1968 nach dem Besuch von

Nietzsches früherem Domizil in Sils-Maria im Engadin niedergeschrieben.

Die Aufnahme zeigt den Künstler in entschlossener Bewegung in direkter Richtung

auf den Betrachter. Zu identifizieren ist Beuys durch seine persönliche Ikonographie,

die er in den sechziger Jahren mit Hut, Anglerweste, Umhängetasche, Jeans und

Fellstiefel ausgebildet hatte. Mit dem Satz „Wir sind die Revolution“ wird die

politische und soziale Tätigkeit in die künstlerische Aktivität eingegliedert, die alte

Verbindung von Revolution und künstlerischer Avantgarde erneuert und jede Aktion

des Künstlers als künstlerische Tätigkeit propagiert. Die Ausstellung in der Modern

Art Agency in Neapel 1971 wurde eröffnet mit einer Aktion „Freier demokratischer

Sozialismus: Organisation für direkte Demokratie durch Volksabstimmung“.

Joseph Beuys war natürlich bewusst, dass sein Auftritt als revolutionärer Künstler

selber eine Kopie war. Das eine Vorbild lieferte das monumentale sozialkritische

Gemälde Der Aufbruch der Arbeiter oder: Der vierte Stand, das Giuseppe Pellizza da

Volpedo zwischen 1898 und 1901 ausgeführt und 1902 in Mailand ausgestellt hatte.

Die Rückkehr des Gemäldes ins allgemeine Bewusstsein kam aber erst zustande

durch den monumentalen Film Novecento von Bernardo Bertolucci über die

Geschichte Italiens in der ersten Hälfte des 20. Jahrhunderts. Im Vorspann dieses

zwischen 1974 und 1976 gedrehten Films  wird das Gemälde von Pellizza da

Volpedo zunächst im Breitformat gezeigt, dann fährt die Kamera auf das Bild zu,

zeigt den Mann in der Mitte im Grossformat – und in diesem Moment springt das

Gemälde ins Leben über, und die Arbeiter setzen sich in Marsch.
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Andy Warhol, Beuys, Porträt Humphrey Bogart

Das andere Vorbild lieferte der Film bzw. der Filmstar Humphrey Bogart, der durch

seine persönliche Ikonographie, den Borsalino-Hut, bekannt war.

Andy Warhol, Turquoise Marilyn, 1962, Siebdruck, 101,6 x
101,6 cm, In: Warhol Retrospektive 1989, Nr. 206, p. 213.

Andy Warhol, Marilyn Diptych, 1962, Siebdruck, je 208,3 x 144,8
cm. In: Warhol Retrospektive 1989, Nr. 204, p. 211.

Star ist, wer dutzendfach vorkommt oder dessen Bild tausendfach reproduziert wird,

wie es Andy Warhol am Beispiel von Marilyn Monroe vorgemacht hat. Zudem

verdanken Stars ihren Status nicht nur tausendfachen Abbildungen, sondern sie

bringen auch Doubles hervor, die Image und Verhalten nachahmen und nach dem

Tod als Widergänger auftreten – von Elvis Presley oder Marilyn Monroe.
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Joseph Beuys, La rivoluzione siamo Noi, 1972. Elaine Sturtevant, Beuys la rivoluzione siamo Noi, 1988,
Siebdruck, 95,4 x 51 cm, Weimar, Neues Museum, Slg. Paul
Maenz.

Elaine Sturtevant hat 1988 den Auftritt des Künstlerrevolutionärs Beuys neu

inszeniert, indem sie selbst sich mit den gleichen Attributen ausstattete und die

gleiche energische Aufbruchsbewegung in Richtung auf den Betrachter vorführte.

Elaine Sturtevant war in den sechziger Jahren durch das wiederholende

Nachschaffen von Kunstwerken anderer Künstler aufgefallen. Ihre Methode der

Wiederholung stellte wesentliche Verknüpfungen der künstlerischen Tätigkeit – die

Verbindung mit Originalität, Einmaligkeit, Unterscheidbarkeit, Authentizität – in Frage

und führte auch zu rechtlichen Auseinandersetzungen.

Bilanz, Juni 2003, pp. 136-137. Spiegel KULTUR 1/2004, Doppelseite pp. 102/103 mit Robert
Redford

Ein bewährtes Mittel, das trotz der Devise „anything goes“ – die übrigens auf

Kandinsky 1912 zurückgeht, allerdings mit der Einschränkung auf die „innere

Notwendigkeit“ – immer noch einigen Erfolg verspricht, ist die allgemeine Opposition

oder die Gesellschaftskritik, wenn sie sich harmlos geniessen lässt – wie etwa Robert
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Redford als „Rebell“. So schrieb Bilanz im Juni 2003 über Christoph Büchel:

„Gesellschaftskritische Fragestellungen sind ein Markenzeichen des

Senkrechtstarters aus Basel. Mit subversiver Lust spürt der Absolvent der

Düsseldorfer Kunstakademie den Widersprüchen des modernen Kunstbetriebs nach

und setzt diese ebenso schonungslos wie humorvoll in Szene.“

Galerie Hauser und Wirth, St. Gallen, Südhalle in der
Sammlung H. und W., Installation mit Kajaks und 21 Fässern
von Roman Signer, 2003.

Maurizio Cattelan, La Nona Ora, 1999, Teppich, Glas, Wachs,
Originalgrösse, Basel, Kunsthalle

1 Chronique des Arts, 1866, pp. 125, 157. *** Jules Holzapffel (oder Holtzapffel), geb.
1826 in Strassburg.
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