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Donnerstag, 4. Marz 2010, 14.00 Uhr

Selbstverstandnis und Selbstinszenierung von Kiinstlerinnen

Auf der letzten Biennale in Venedig erregte ein kinstlerisches Statement in einem der
Landerauftritte Aufsehen, das in fast verbliffend unspektakularem Arrangement Schitssel-
termini dieser Sektion zum Thema machte. Ich meine die Performance des islandischen, 1976
in Reykjavik geborenen Kinstlers Ragnar Kjartansson, der auBerhalb des ,Kunstraums’ der
Landerpavillons in den Giardini im Erdgeschoss eines charmant-morbiden Palazzo in bester
Lage direkt am Canal Grande fur drei Monate, also Uber die gesamte Laufzeit der Biennale, eine
Werkstatt einrichtete, in der er auch lebte. Die ,Wiederkehr des Kunstlers®, die ,Wiederkehr des
Kunstlers auf die Biennale’ wurde hier demonstrativ wortlich genommen, und eine ironische
Note in der Performance war unibersehbar: der Klnstler arbeitete taglich von 10 bis 18 Uhr,
also den Offnungszeiten der Pavillons, montags hatte er frei.

Selbstverstandlich lief dieser Auftritt eines ,starken’ malenden Kinstler-Subjekts nicht ohne
Brechungen ab; sein Muster oder Modell war das einer Altmeisterwerkstatt: Kjartansson,
dessen genuines Medium die Performance ist, malte hier ,konventionell’ figtrlich auf Leinwand,
und er hatte ein (ménnliches) Modell, das die drei Monate mit ihm ausharrte und sich die Zeit
Gitarre spielend und Bier trinkend vertrieb. (Letzteres tat der Kiinstler naturlich auch). Die Topoi
bezUlglich kiunstlerischer Arbeit und Kreativitdt und der Kunstlerrolle im Beziehungsgeflecht von
Betrachter/Rezipient, Modell und Werk, die Kjartansson aufrief, sind zahlreich. Ich nenne nur
einige: 1. die Maxime des antiken Malers Apelles ,nulla dies sine linea“/ ,kein Tag ohne Linie”
(Plinius, 35,84), die Kjartansson in ,kein Tag ohne Bild“ verwandelte,

+ die fast ,antikische’ Nacktheit von Kinstler und Modell in Badehose als éltestem Modell
kUnstlerischen Arbeitens,

+ die romantische Engflhrung von Leben und Arbeiten im Atelier, das als Ort der Boheme
ausgewiesen wird.

+ das Offnen des Ateliers fir das Biennale-Publikum, das — magisch angezogen von der
Leinwand in Arbeit — dem Akt der Schopfung quasi beiwohnen und ,Vor’- und ,Abbild’
vergleichen méchte. Und diese Schdpfung konkretisiert sich in energischen, das Leben
vorgeblich unmittelbar auf den Bildtrager Ubertragenden Pinselstrichen,

+ das ,dionysische’ Element, bei dem sich der Islander allerdings nicht seinem Ort anpasst,
denn er préaferiert Bier.

SchlieBlich hat er uns bei aller Simplizitat des Arrangements vor eine schwierige Interpre-
tationsaufgabe stellt, denn er gab seiner Arbeit den bedeutungsschweren Titel ,the end” (und
hat sich damit die Deutungshoheit Uber seinen Auftritt zurlckbehalten).

»Selbstinszenierung®, ,Selbstbildnis”, ,performativer Akt”, ,offentlicher Auftritt”, ,selbst-
generierter biografischer Mythos*, ,Interaktion zwischen Kunstler und Publikum® — all dies sind
Schltsselformulierungen fur unser Thema aus der Kurzbeschreibung dieser Sektion im
Konzeptpapier von Sabine Fastert, Alexis Joachimides und Verena Krieger, denen ich an dieser
Stelle fur die Einladung zu einem so durchdachten und thematisch wichtigen Symposium
herzlich danken mdchte.



Kjartansson wahlt ein Mittel, um diese Themen in sein Werk zu setzen, und das ist das der
Emphase oder Affirmation, in die sich zwangslaufig das Moment der ironischen Brechung
einschreibt. Und dieses wiederum konkretisiert sich im Rlckbezug auf die Tradition, ist doch
sein Thema ein zentrales der okzidentalen Bildproduktion, namlich wie Kinstler arbeiten. Das
heiBt auf dem Feld der Kinstlerselbstdarstellung ganz wortlich, wie sie ,ihr Bild formen’. ,Bild’ ist
hier absichtlich doppeldeutig als materielles Bild und Kinstlerimage zu verstehen. (Vor dieser
Folie macht auch sein Titel ,the end” natlrlich Sinn: er steht am Ende einer Tradition, die aber
gleichzeitig auch l1angst abgeschnitten ist, was Kjartansson selbstverstandlich bestens bewusst
ist). Diese Brechungen resultieren aus den diskursiven Voraussetzungen dieser Sektion, die ich
nur stichwortartig benenne: dem ,Schwinden’ des rational-autonomen, selbstbewussten
Kunstlersubjekts und der Entsubjektivierung des kinstlerischen Arbeitens in Avantgarden wie
dem Surrealismus.

Wenn ich den Beitrédgen dieser Sektion also Uber die gegebenen Stichworte hinaus einen Fokus
geben soll und darf, dann schlage ich — bitte aber, dies nur als Angebot zu verstehen — eben
jene vor, die in meinem Beispiel Schllsselfunktion haben: namlich einerseits die spezifische
Medialitat in den Blick zu nehmen: Wie formulieren die Kunstler ihren Selbstentwurf, welcher
(Selbst-)Inszenierung im und mit dem Bild dient er? Und andererseits: Welcher Modalitat
bedienen sie sich hierbei, also etwa der Destruktion, Emphase, Ironie etc.? Vielleicht bieten
diese Fokussierungen einen Weg, um die Brlcke von der ,self-creation around 1800%, mit der
Angela Rosenthal diese Sektion beginnt, bis hin zu Doris Bergers Analysen der intermedialen
Inszenierungen Julian Schnabels zu schlagen und den SchlUsselbegriff von der Wiederkehr des
Kinstlers in Hinblick auf moderne und nachmoderne Selbstinszenierungen produktiv zu
machen.

Text: Prof. Dr. Valeska von Rosen (Bochum)

Moderation: Prof. Dr. Peter J. Schneemann (Bern)
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Antje von Graevenitz (Amsterdam)
Der Kiinstler als Erforscher des unsichtbaren Hauchddnnen: Duchamps ,infra-mince’ als Modell
fur das kreative Bewusstsein

In the collection of paper fragments with 46 notes on his so called ,infra-mince* which were
posthum given to his stepson Pierre Matisse, Marcel Duchamp shows up as a scientist, as an
artifex without a laboratorium and a semiotic-philosopher, trying to avoid fiction and artistic
statements. He just concentrated himself on the extremely small space between some natural
phenomena, everyday objects and spiritual processes, which can hardly be noticed, because
they are so minimal in shape. Although other authors already wrote about these notes, they
have never been analysed in detail. In my contribution | will try to systematize the notes and
argue about Duchamp’s scientific attempts.
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professor of art history at the University of Cologne in 1989 until 2005. She has published
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1977 she concentrated her research on anthropological subjects in the art of the 20th century,
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Duchamp. Avant Garde (2). Amsterdam 1989 p. 63-96

Andrea Gottdang (Salzburg)
LDurchschnitt ist Uberall gleich spieBig.” George Grosz* Selbstinszenierung in den 1920er Jahren

Die kunsthistorische Einschatzung der Persdnlichkeit George Grosz' beruht auf der Kenntnis
und Zusammenschau unterschiedlichster Quellen: Private Fotos stehen neben offiziellen
Portratfotos, Briefe neben Propaganda-Schriften. Der Beitrag versucht zu rekonstruieren,
welches Bild seiner selbst Grosz in den 1920er Jahren fir die Offentlichkeit generierte. Es ging
ihm dabei durchaus auch darum, die kollektive Wahrnehmung des Publikums, das sich noch an
Auftritte aus der Dada-Phase erinnerte, in eine neue Richtung zu lenken. Im Zentrum der
Uberlegungen stehen Imagefotos, die der Kiinstler gezielt einsetzte, um sich als Kiinstler-
Handwerker und Arbeiter zu préasentieren. DarUber hinaus soll die These zur Diskussion gestellt
werden, dass Grosz nicht nur die Spielregeln und die Bedeutung der , Offentlichkeitsarbeit*
durchschaute, sondern dass er die verschiedenen Medien sehr gezielt und nach ihren
Maglichkeiten einsetzte. Grosz erzeugte nicht in allen Medien dasselbe Image, sondern
transportierte komplementare Aussagen. Die Selbstdarstellung mittels Fotografie tritt neben die
Schriften sowie die Kleidungsgewohnheiten des Kunstlers, der Mode als Zeichensystem nutzte.
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Salzburg. Forschungsschwerpunkte: Italienische Malerei, Deutsche Malerei des 19. und frihen
20. Jahrhunderts, Ikonographie, Wechselbeziehungen zwischen den Kunsten, insbesondere
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Marcia Pointon (London)
Body and embodiment in pain and sickness: self-portraiture and morphology in the 20th and
21st centuries

The Skull in the Studio

This paper examines the presence of disease and death in self portraiture. It is works produced
in the late twentieth and twenty-first centuries that are in particular addressed as, during this
period, technologies of artistic production and technologies of medicine have radically changed
the ways in which we approach and conceptualise sickness and death. | shall argue that a new-
found elegiac positionality on the part of the artist makes possible what Derrida cites as an
impossibility, that is, the enunciation ‘Il am dead’. The aporia staged in the representation of the
self as other (and this holds true even when proxies are involved in the production of the work),
this inescapable alterity, permits the artist creative acts of a priori self mourning. Among the
artists whose work will be discussed are Mark Quinn, Sam Taylor Wood, Derek Jarman and lan
Breakwell.
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Marcia Pointon is Professor Emeritus in History of Art at the University of Manchester and Hon.
Research Fellow at the Courtauld Institute of Art. She is author of Hanging the Head: Portraiture
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Dr. Doris Berger (Los Angeles)
Julian Schnabel: Intermediale Selbstinszenierung als Maler

Julian Schnabel gilt als Paradebeispiel eines ,gefallenen” mannlichen Malerstars. Nicht nur die
Kunstwerke, sondern auch sein Kunstlerimage haben durch den Bérsencrash in den 1980er-
Jahren an Wert und Ansehen verloren. Erst seit 1996, als er Uber den Kiunstlerkollegen Jean-
Michel Basquiat einen Film drehte, in dem er auch sich selber durch ein Alter Ego verewigte,
wird wieder Uber Julian Schnabel diskutiert. Mittlerweile hat er zwei weitere erfolgreiche Filme
gedreht, ein vierter Film ist in Arbeit. Schnabels Erfolg als Filmemacher Gbertrumpft inzwischen
sein Ansehen als Maler. Dagegen wehrt er sich jedoch energisch und betont, dass er Maler sei:
schlieBlich habe er bereits tausend Bilder gemalt und erst paar Filme gedreht!

Der Vortrag zeigt unterschiedliche kinstlerische und marketingtechnische Strategien auf, in
denen sich Schnabel unabléssig als Maler inszeniert bzw. in denen die Images als Maler und
Filmemacher miteinander verschmelzen. Mythische Vorstellungen vom Genie oder von der
Freiheit kinstlerischer Kreation spielen daflr eine besondere Rolle und werden von Schnabel



Uber unterschiedliche Medien wie Fotografie, Film und Text kommuniziert. Mittlerweile wirken
Schnabels filmische Inszenierungen von Kinstlern auch wieder zurtick auf seine Tatigkeit als
Maler

Kurzbiographie
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(Hg. 2002), Das Unheimliche Heim (Mithg., 2000).



