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ZUR AUSSTELLUNG

Unter dem Titel ,,Inspiration Kérper” wird im Ober-
geschoss des Museum Angerlehner eine franzé-
sische, unveroéffentlichte Privatsammlung von
Druckgrafiken von bedeutenden Kuinstler:innen
des 20. Jahrhunderts gezeigt.

Wie ein roter Faden zieht sich die Darstellung
des Koérpers durch die Werke und beleuchtet die
Inspiration des Kunstlers / der Kinstlerin durch
seine Muse. Mit Lithografien, Radierungen, Sieb-
drucken und Fotografien kann der Ausdruck des
Koérpers im Wandel der Zeit und die Entwicklung
der menschlichen Identitat in der Kunst auf ein-
drucksvolle Art und Weise beobachtet werden.
Der Betracher / die Betrachterin taucht in eine
intim erfahrbare Wirklichkeit der Abbildung des
Kérpers in der modernen Malerei ein und kann
anhand der Exponate selbst die Entwicklung der
erotischen Symbolik des Kérpers erfahren.

Der Bogen spannt sich von Pablo Picasso, dem
wohl bedeutendsten Maler und Grafiker des 20.
Jahrhunderts, Uber Henri Matisse, Auguste Renoir,
Georges Braque, Pierre Bonnard, René Magritte,
Roy Lichtenstein, Leonor Fini, Francis Bacon, Andy
Warhol, Egon Schiele, David Hockney, Otto Mdller,
Paul Klee, Damien Hirst, Tom Wesselmann, Helmut
Newton und Gerhard Richter.



In verschiedenen Werkgruppen nimmt Pablo
Picasso, mit Uber dreiBig Grafiken, den gréBten
Platz ein. Ein besonderer Blickfang ist dabei eine
Auswahl von Radierungen der Vollard Suite von
Pablo Picasso, die in Kunstkreisen als H6hepunkt
der Druckgrafik des 20. Jahrhunderts gesehen
wird. Gefolgt von bezaubernden Lithografien von
Henri Matisse, Auguste Renoir und Otto Dix bis hin
zu Vertretern der Pop Art, wie Tom Wesselmann.
Insgesamt wird die Schau 130 Bilder umfassen, die
eine subtile Auswahl an Fotografien abrundet.

In Resonanz dazu treten Werke der Sammlung
Angerlehner, die ebenso den Koérper in den Dar-
stellungsmittelpunkt ricken und in einen aufre-
genden Dialog mit ausgewahlten Druckgrafiken
der franzdsischen Sammlung treten. GroBforma-
tige Gemalde von Franziska Maderthaner, Peter
Mai und Rene Schoemakers, sowie fotografische
Arbeiten von Tom Mayrhofer und Werner Branz
vervollstandigen diese Themenschau.

Kuratorin der Ausstellung: Elisabeth Stumpfoll



Paul Delvaux | MINr. 1
Paul Delvaux, Le silence | Die Stille,
1972, Lithografie

Paul Delvaux ist ein bedeutender, belgischer
Surrealist. Nach einem Studium an der Akademie
des Beaux-Arts in Brissel folgt eine erste post-
impressionistische Schaffensperiode. 1934 lernt er
Réné Magritte und André Breton anlasslich einer
Ausstellung der Surrealisten in Brissel kennen. Er
ist fasziniert von Stil und Ausdruck dieser neuen
Malform, die er sofort annimmt. In seinen Werken
ist man gebannt vom realistisch gehaltenen Hin-
tergrund, der in Resonanz mit unbekleideten Frau-
en tritt. Eine mystische, manchmal beunruhigen-
de Atmosphéare durchdringt den Betrachter und
befllgelt dessen Phantasie.




Die Lithografie | M Nr. 2

Die Lithografie ist eine Technik der Druckgrafik
und wurde in Farbe erst am Ende des 19. Jh. ent-
wickelt.

Lithografie bezeichnet allgemein hochwertige
Kunstdrucke, die unter einer streng limitierten Auf-
lage gedruckt werden. Die Klnstler:innen zeichnen
ihre Motive auf einen Kalkstein, signieren die ge-
druckten Blatter der Auflage dann in Bleistift und
nummerieren sie mit der Nummer des Abzugs und
der Gesamtauflage.

FUr eine Farblithographie muss flUr jede Farbe ein
eigener Druckstock vorbereitet werden. Die Far-
ben werden dann eine nach der anderen auf den
Papierbogen gedruckt. Durch Uberlappung von
Farben kommt es oft zu neuen Farbtdnen und
Transparenzen.

Klnstler wie Toulouse-Lautrec, Renoir, Cezanne
und Gauguin interessierten sich rasch fir diese
Technik und wendeten sie haufig an. In der Fol-
ge erlernten und verwendeten sie Klnstler wie
Matisse, Picasso, Chagall als eigenstandigen Aus-
druck ihres Werkes. Diese Kinstler haben somit
der Nachwelt ein reiches Erbe hinterlassen.

Ausstellungsorganisatoren, Museen und Kunst-
galerien interessieren sich immer mehr flr diese
Kunstform.



Die Radierung | M Nr. 3
Pablo Picasso, Homme et femme | Mann und
Frau, 1927, Radierung

Im Gegensatz zur Lithographie handelt es sich bei
der Radierung um einen Tiefdruck. Die Radierung
wurde bereits im 15. Jahrhundert von Kulnstlern
wie Albrecht DUrer angewandt.

Die Klnstler:iinnen ritzten bei dieser Technik die
Zeichnung mit einer Radiernadel direkt auf die
Kupferplatte. AnschlieBend wird diese in ein Saure-
bad gelegt, damit sich die eingeritzten Linien in die
Platte einadtzen kdnnen. Nach Auftrag der Druck-
farbe, die nur in den Vertiefungen haften bleibt,
wird die Kupferplatte in einer Walzendruckpresse
auf einen Bogen Papier gedruckt. Die Aquatinta
Radierung wird auch als Tusch Atzung bezeichnet
und ist eine der Hauptvarianten der Radierung.



Pablo Picasso, Bacchanale, 1959,
Aquatinta-Radierung | 0\ Nr. 4

In einer stdlandlichen Landschaft sehen wir in der
Mitte den flétenspielende Jingling, der noch in sei-
ner Welt eingeschlossen ist, links ein junge Mann in
voller Pracht, der selbstbewusst in die Welt schaut
und rechts auf einem Strohsessel sitzend ein &lte-
rer Mann, der nachdenkend sein Leben reflektiert.
Die subliminale Botschaft dieser Darstellung kann
so interpretiert werden: das Leben geht wie im
Flug vorbei, man sollte es genief3en, wie Bacchus
im fréhlichen Trinkgelage.




Die Druckgrafik am internationalen
Kunstmarkt | M Nr. 5

Im 20. Jahrhundert erlebt die Druckgrafik einen
starken Aufschwung und erlebt in den achziger
Jahren ihre BlUte. Durch die Weiterentwicklung
der druckgrafischen Techniken und deren Ver-
wendung durch die Klnstleriinnen entpuppt sich
dieses Medium als eigenstandige Ausdrucksform.
Vor allem ab den flinfziger Jahren stieg die Nach-
frage an moderner Druckgrafik rasant an. Heute
leben wir im Zeitalter der Informationsgesellschaft.
Das Internet hat das Kaufinteresse auf internatio-
naler Ebene drastisch erhéht.

FUr private Sammleriinnen wurde die Druck-
grafik zu einem begehrten Objekt. Wesentlich
erschwinglicher als eine Zeichnung oder ein OlI-
bild namhafter Kunstler:iinnen bietet die Druck-
grafik die Méglichkeit mit einer geringen Inves-
tition ein hochwertiges Werk zu erwerben. Dies
kommt den finanziellen Moglichkeiten einer neu-
en Kauferschicht entgegen. Eine Geldanlage auf
diesem sehr gut strukturierten, internationalen
Markt steigt langsam, aber daflr sicher und stetig
an. Auch hier bestimmen Angebot und Nachfrage
den Preis, der sich am allgemeinen Preisniveau der
Klnstler:innen orientiert.



Die Vollard Suite | M Nr. 6

Pablo Picasso, Scéne bacchique au Minotaure |
Minotaurus und Bacchus, Suite Vollard,

1933, Radierung

Zwischen 1930 bis 1937 schuf Picasso diese Se-
rie von 100 Grafiken, die nach dem Verleger und
Kunsthandler Ambroise Vollard, der sie in Auftrag
gab, benannt wurde.

Am Beginn der dreiBiger Jahre lebt Picasso mit sei-
ner treuen und untertdanigen Muse und Geliebten
Marie-Thérése im Schloss Boisgeloup. Die ruhige
und natlrliche Umgebung sind ideal fur seinen
hochgradigen Schaffensdrang. An manchen Ta-
gen schafft er bis zu vier Kupferplatten. Das Por-
trait von Marie-Thérése ist auf fast allen Blattern
zu finden. Er hat im Schloss eine Druckpresse auf-
stellen lassen und Louis Fort hat direkt vor Ort die
ersten Abzlge der Serie ,L‘Atelier du Sculpteur”
gedruckt. Ande-
re Kupferplatten
wurden im Ate-
lier Lacouriére in
Paris  gedruckt.
Diese Serie gqilt
in Fachkreisen
als Spitzenwerk
grafischer Kunst
des 20. Jahrhun-
derts. s




Marie-Therese: Hauptdarstellerin der

Vollard Suite | M Nr. 7
Pablo Picasso, Bildinfos

Das umseitige
Blatt gilt als
eines der be-
deutendsten
Blatter der Voll-
ard Suite. Sein
Ausdruck  stellt
die Quintessenz
eines lustvollen
und lasterhaf-
ten Lebens dar.
Es kann als Autoportrait in drei Formen gesehen
werden: der gekrdnte Maler, der Bildhauer in Blste
und der Minotaurus.

Picasso hat Marie-Thérese 1927 vor dem Kauf-
haus , Galeires Lafayette” in Paris zum ersten mal
gesehen. Er war von ihrer natlrlichen und sinnli-
chen Schénheit hingerissen und nach mehrfachen
Versuchen, sie als Modell zu gewinnen, willigte
die damals 17 jahrige (Picasso war 46 Jahre alt)
schlieBBlich ein und kam ins Atelier zur ersten Sit-
zung. Es entwickelte sich eine intensive erotische
Beziehung zwischen Maler und Modell, die bis kurz
nach der Geburt ihrer gemeinsamen Tochter Maya
1935. Marie Thérése war die ideale Muse. Sie hat Pi-
casso zu einer seiner intensiven Schaffensperiode
inspiriert und in den dreifBiger Jahren ist der Mittel-
punkt seines Schaffens.




La Celestine | N Nr. 8

Pablo Picasso, Femme et Mousquetaire | Frau
mit Mousquetaire, 1968, Aquatinta-Radierung

La Celestine ist der Name eines lllustriertes Map-
pennwerks von Pablo Picasso nach dem gleichna-
migen literarischen Werk von Fernando de Rojas
(1499).
Es umfasst 66 Radierungen und Aquatinta auf
Velin Richard-de-Bas, die im Atelier Cromme-
lynck in Paris gedruckt wurden. Bereits um 1903,
wahrend der blauen Periode, malt Picasso die Zu-
halterin Célestine und das Milieu der Bordelle am
Montmartre.ln der letzten Schaffensperiode greift
Picasso dieses Thema wieder auf und stellt dabei
seine intakte Virilitdt zu Schau. Die Sicherheit des
Striches, die Schnell|qke|t und die Spontanitat der
» Ausflhrung sind heraus-
ragend.
Die kuUnstlerische Dyna-
mik des 87 jahrigen Ma-
lers bleibt unerreicht. Er
lebt zurlckgezogen in
seinem Anwesen ,Notre-
Dame-de-Vie“ in Mougins
mit wenig Stimulation
von aufBen und schopft
seine kreative Kraft vor
allem aus seinen reichen
Erinnerungen.




Picasso und seine Musen | M Nr. 9
Pablo Picasso, Sylvette, 1960, Lithografie

, Wie jeder Maler bin
ich vor allem ein Ma-
ler der Frauen® - Pa-
blo Picasso

Zweifellos war der
Turbo des energie-
geladenen  Motors
von Picasso die Frau.
Zeit seines Lebens
versuchte er das Ge-
heimnis des weib-
lichen Mysteriums
zu lGften. Liebe und
Erotik bilden die
unabdingbare Nahrung seines Ausdrucks. Sinn-
lichkeit und Sexualitdt waren bis ins hohe Alter
wichtige Antriebskrafte seines reichen Schaffens.
Seine zahlreichen Frauen und Beziehungen: Fern-
ande, Olga, Marie-Thérése, Dora Maar, Francoise
und Jacqueline, um nur die wichtigsten zu nennen,
hatten einen starken Einfluss auf seine legendare
Schaffenskraft. Jede hat auf ihre Art in wunder-
barer Weise taglich seine Inspiration befllgelt, sie
waren seine Stltze, das Gewlrz seiner Phantasie.
Insgesamt schuf Picasso in seinem Leben 18.000
Radierungen und 6.000 Lithographien.'




Pablo Picasso

Le chef d‘oeuvre inconnu | M Nr. 10
Pablo Picasso, Peintre devant chevalet et Modele
| Maler vor Staffelei und Modell, 1927, Radierung

Das illustrierte Mappenwerk mit dem Titel ,,Le chef
d‘oeuvre inconnu ,,-,Das unbekannte Meisterwerk”
von Honoré de Balzac umfasst 12 originale Radie-
rungen von Pablo Picasso. Es zahlt zu den grossen
Leistungen der Buchillustration des 20. Jahrhun-
derts.

1927 hat der Kunsthandler Ambroise Vollard Picas-
so beauftragt, lllustrationen fUr das literarischen
Werk von Honoré de Balzac ,Le chef d‘oeuvre in-
connu” zu schaffen. Die Geschichte erzahlt das tra-
gische Ende des Malers Frenhofer. Er ist von sei-
nem Modell, die schéne Gilette, so inspiriert, dass
er sein Meisterwerk in Windeseile vollendet.

Als zwei Malerkollegen das Bild in Augenschein
nehmen, beanstanden sie eine kleine Unvollkom-
menheit am Fuss des Modells. Frenhofer ist ange-
sichts ihrer Kri-
tik am Boden
zerstoért, ver-
fallt in Wahn-
sinn und stirbt
noch in dersel-
ben Nacht.




Der besondere Blickwinkel | M Nr. 11
Pablo Picasso, Modéle endormi | schlafendes
Modell, 1969, Lithografie

Einige Aktzeichnungen von Picasso, Klimt oder
Schiele erhdhen ihre erotische Ausstrahlung durch
die Pose des Modells. Der Betrachter erfahrt eine
erotische Spannung durch den Blickwinkel, den
die herausfordernde und gewagte Pose bietet. Die
primare Sexualzone der Frau offenbart sich ohne
Scham. Der Archetypus der unsterblichen, offen-
gebarten Schonheit der Frau unterstreicht durch
den bestimmenden Ausdruck des Kinstlers die
mannliche Dominanz. Wir kbnnen beobachten, wie
dies in der zeitgendssischen Kunst durch das Mus-
ter der dominierenden Frau ersetzt wird.



Inspiration | M Nr. 12
Damien Hirst, Rihanna with snake, 2013,
Farbfotografie

Die Inspiration fallt uns von auBBen zu, wird aber
durch unser Inneres, unsere Seele und alles, was
unseren Geist ausmacht, verarbeitet und stromt
durch unser Unterbewusstsein wieder ans Tages-
licht. Sie ist fur die Entfesselung der klinstlerischen
Kreativitadt unabdingbar. Besonders Klnstler:innen
brauchen diese ,Einfélle” von auBBen, um ihre Krea-
tivitdt anzukurbeln und zu pflegen.
Der magische Augenblick des ,Flow", in dem wir
wie durch eine fremde Kraft geleitet agieren, die
auBerhalb unseres Selbst liegt, erlaubt der Inspi-
ration, sich zu entfalten. Ein authentisches Kunst-
; werk klingt in den Be-
trachter:innen weiter.
Die KduUnstler:iinnen und
ihre Werke sind die
Sterne auf unserem Fir-
mament. Ohne diese




Gender | M Nr. 13
Adolf Frohner, Der Tanz - zwei Frauen, 1984,
Aquatinta-Radierung

Gleichgeschlechtli-
che Liebe und Sexu-
alitdt gibt es schon
seit Menschenge-
denken. Wir erle-
ben heute nicht nur
groBe Umwalzungen
im Bereich Umwelt
und Klima, sondern
auch im Bereich der
Sexualitdt. Die Be-
freiung der Sitten in
den sechziger Jah-
ren spiegelt sich in
gewagten klnstleri-
schen Darstellungen.
Heute wird das menschliche Geschlecht grund-
legend in Frage gestellt. Soll und kann man sein
Geschlecht frei wahlen? Wird eine Mutation vom
mannlichen Geschlecht zum weiblichen Geschlecht
und vice versa, von der Gesellschaft akzeptiert
bzw. toleriert? Transgender und die damit zusam-
menhangenden ethischen Fragen sind von bren-
nender Aktualitdt und werden auch in der Kunst
verarbeitet.




Hans Bellmer | M Nr. 14
Hans Bellmer, Le milieu partagé | Die geteilte
Mitte, 1968, Radierung

Bellmer wurde 1902 in Polen geboren und ist 1975
in Paris gestorben. Das Werk von Hans Bellmer
ist mit seiner berithmten Puppe als Symbol seiner
transgressiven Hinterfragung der weiblichen Iden-
titdt und Sexualitat in die Kunstgeschichte einge-
gangen.

Er beeinflusst Maler wie Paul Wunderlich und Horst
Janssen und inspiriert die Wiener Schule des Phan-
tastischen Realismus.




Helmut Newton | MINr. 15
Helmut Newton, Modell with bustier, 1984,
Silbergelatinabzug

Helmut Newton hat
die Frau auf obses-
siolelle Weise in sei-
nen Fotographien
zur Schau gesellt.
In seinen Aktfoto-
grafien focussiert
er sich ganzlich auf
die sexuelle Aus-
strahlung der Frau
die den Betrachter
in seinen Bann zieht.
Helmut Newton ist
2004 in Los Ange-
les verstorben. Er
war ein deutscher
Akt- und Portrait-
fotograf. Er wurde durch seine provokanten, sexis-
tischen Fotos von Models und Stars berihmt.

Die Frauen, die ich fotografiere, mdssen eine ge-
wisse Verfldgbarkeit ausdriicken. Eine Frau, die
den Eindruck erwecken lasst, zugdnglich zu sein,
ist fiir mich viel anziehender vom sexuellen Stand-
punt aus gesehen, als eine Frau, die sich verschlos-
sen gibt. Diese Verfligbarkeit finde ich erotisch.
- Helmut Newton



Christian Schad | M Nr. 16
Christian Schad, Selbstportrait mit Modell, 1927,
Serigrafie

Als lkone der deut-
schen Kunstszene
der zwanziger Jahre
ist Christian Schad
vor allem als emi-
nenter Grafiker und
Fotograf anerkannt.
Er zeichnet unter
anderem lllustratio-
nen fur den ,FUhrer
durch das laster-
hafte Berlin“. Seine
Bilder spiegeln die
mondane Seite der
,goldenen” zwanzi-
ger Jahre wider.

Im Jahr 1927 malte er das ,,Selbstportrait mit Mo-
dell”, das heute zu den bekanntesten und am meis-
ten reproduzierten Werken des Klnstlers. Mit den
Malern Otto Dix und Georges Grosz ist Christian
Schad einer der Hauptvertreter der Neuen Sach-
lichkeit. Er gilt als Meister des kUhlen und sachli-
chen Farbauftrags, fir den eine aufwendige Lasur-
technik verwendet wird.




Otto Dix | N Nr. 17

Otto Dix ist 1969 verstorben und war ein bedeu-
tender deutscher Maler und Grafiker. Er gilt als
einer der Hauptvertreter der ,Neuen Sachlichkeit”.
Er zeugt in seinen Werken die Auswirkungen des
Krieges auf den Menschen, auf die Natur und auf
unser geistiges Erbe.

Ich muss mit der sensuellen Welt verbunden sein,
ich muss mir Mut machen, die Hésslichkeit zu er-
tragen, ich brauche ein unaufgelbstes Leben....
nein, die Kdnstler sollen nicht das Bild verbessern
oder verdndern. Sie sind nicht bedeutend genug
daflir, was sie tun mdssen, ist Zeugnis abzulegen.
- Otto Dix

Francis Bacon - L‘enfant terrible der mo-
dernen Kunst | M Nr. 18

Francis Bacon ist einer der grossten Maler des 20.
Jahrhunderts. Seine Werke haben schon zu Leb-
zeiten alle Rekorde in den Auktionshausern ge-
sprengt. Als Autodidakt hat er sich eine heraus-
ragende Maltechnik angeeignet, inspiriert von den
grofRen Meistern der klassischen Malerei. Qualvolle
Bilder mit oft gewalttatigem, immer figurativen
Ausdruck kennzeichnen sein Oeuvre.

Er ist 1992 an einem Herzversagen bei seinem letz-
ten Liebhaber verstorben.



Leonor Fini | M Nr. 19
Leonor Fini, Die Sphinx, 1982, Lithografie

Leonor Fini ist 1996 in Paris im Alter von 88 Jah-
ren gestorben. lhre Mutter stammt aus Triest und
ihr Vater war ein reicher argentinischer Geschéafts-
mann. |hr Werk ist durch wenige, aber technisch
sehr aufwendig gemalte Bilder gekenntzeichnet.
Sie malte nie mehr als 10 Bilder pro Jahr.

In den sechziger Jahre vertieft sie sich immer mehr
in ein mystisches, erotischens Universum, das sie
auf subtile Weise in ihren Bildern darstellt. Die Frau
und die Weiblichkeit sind ihr zentrales Thema.

In Paris nahert sie sich den Surrealisten. lhr piktu-
raler Ausdruck zeigt immer mehr die Darstellung
der Phantasmen, die jeder in sich tragt.

Im letzten Lebensabschnitt zeigt sich Leonor Fini
nur in grotesken Kostimen und lebt umgeben von
unzéahligen
Katzen.




Henri Matisse - Odalisque | M Nr. 20
Henri Matisse, Odalisque aux magnolias | Odalis-
que mit Camelien, 1923, Lithografie

In den Jahren 1912-1913 reiste Matisse mehrmals
nach Marocco.

Eine neue Welt von Licht und Faben Uberwaltigten
seine Augen. Seine Palette fullte sich mit leuchten-
den Farben. Er malte die Kasbah, den Blick aus
dem Hotelzimmer und Odalisken. Immer wieder
taucht das Motiv der orientalischen Frau auf. Er
war fasziniert von der Sinnlichkeit und Schoénheit
seiner Modelle, die mehrere grossformatige Olbil-
der und einige herausragende Druckgrafiken ins-
pirierten.




Niki de Saint Phalle | M Nr. 21

Niki de Saint Phalle ist 2002 in der Nahe von San
Diego, Californien verstorben. Sie ist eine der be-
deutendsten Klnstler der zweiten Halfte des 20.
Jahrhunderts. Sie ist vor allem flr ihr feministi-
sches Engagement bekannt. In ihren Werken pul-
verisiert sie die Klischees der Representation der
Frau in unserer Gesellschaft. Niki de Saint Phalle
ist vor allem flUr ihre monumentalen Skulpturen be-
kannt.

Sie war das einzig weibliche Mitglied der Klnstler-
gruppe ,Les Nouveaux Réalistes”.

Sam Shaw - Marilyn Monroe | M Nr. 22

Diese Szene aus dem
Film von Billy Wilder ,,Das
verflixte siebte Jahr” ist
zum Mythos geworden
und ist vielleicht das be-
kannteste Bild von Ma-
rilyn Monroe. Es handelt
sich hier um eine Origi-
nal Autogrammkarte von
1955, die Marilyn Monroe
eigenhandig signiert hat.




Pop Art | MINr. 23
Andy Warhol, Turquoise Marilyn, 1971, Serigrafie

Der gesellschaftliche
Wandel in den funf-
ziger Jahren legt den
Grundstein fur die Pop
Art. Eine industrielle,
kapitalistische Gesell-
schaft bildet den Nahr-
boden einer breiten
kulturellen Bewegung.
Andy Warhol hat in
den flnfziger Jahren
schon die Tendenz zur
Massenproduktion und zum Massenkonsum ent-
deckt. Die Serigraphie war far die repetitive und
fast industrielle Herstellung der Kunstwerke wie
geschaffen. Die Massenmedien, Massenkonsum
neuer Produkte, die ,,Vermarktung“ von Ideen und
Idolen bieten der Pop-Art die ndtige Inspiration.
Die Herstellung von seriellen Kunstwerken soll
dazu dienen, die Kunst fur jeden zuganglich zu
machen. Die Sujets sind real und figurativ, aus dem
Alltagsleben gegriffen, die Farben knallig und oft
auf die Primarfarben reduziert. Zu den wichtigsten
Vertretern der Pop Art gehdren Roy Lichtenstein,
Andy Warhol, Robert Rauschenberg, Tom Wessel-
mann, James Rosenquist und Claes Oldenburg.




Tom Wesselmann | M Nr. 24
Tom Wesselmann, Nude (for Sidfre),
1969, Serigrafie

Wesselmann hat sein Leben lang den menschli-
chen Koérper studiert und gemalt. Er ist das zent-
rale Thema seines Werkes. 2004 in New York ge-
storben ist er als Hauptvertreter der Pop-Art in die
Kunstgeschichte eingegangen.

Er schopft die Intensitat seiner Farben aus dem
Spatwerk von Henri Matisse, der sein grosses Vor-
bild war. Die einfachen, reduzierten Formen, die
klaren, chromatischen Farben der Scherenschnit-
te, die Henri Matisse in den vierziger Jahren schuf,
bereiten den Weg flr die Pop-Art.

Ich kimmere mich zweifellos um Erotik aber noch
mehr um die Malerei. Man kénnte sagen, dass die
erotische Ausstrahlung meiner Akte mit der Zeit
noch zunimmt. - Tom Wesselmann




Michel Saloff Coste | M Nr. 25

Michel Saloff Coste ist ein franzdsischer Wissen-
schaftler, Fotograf und Maler. Er hat in den 80-Jah-
ren eine Serie von Fotos im Nachtclub ,Palace” in
Paris gemacht, die sich heute im Museum Georges
Pompidou in Paris befinden. Einige Fotos dieser
Serie wurden flr das Buch ,Vépres laqués” ausge-
wahlt und wurden klrzlich in Ausstellungen Uber
die achziger-Jahre in pariser Museen gezeigt.

Hans Tschida | M Nr. 26
Hans Tschida, #hugmybass, 2023, Fotografie

Hans Tschida ist ein &sterreichischer Fotograf.
Seine Hauptthemen sind das Portrait und die Akt-
fotographie. Seit drei Jahren arbeitet er an der
Serie #hugmybass. #hugmybass ist ein kollabo-
ratives Kunstprojekt von
Hans Tschida und Paul
Glaesener. Bass Instru-
mente aus der privaten
Sammlung von Paul Glae-
sener, mit dem Titel Bass-
ter Keatone’s Bass Guitar
Family, verschmelzen mit
Models, unter der Regie
von Hans Tschida, in einer
traumhaften Symbiose zu
aufregenden Bildern.




Die Darstellung des Korpers in der
Sammlung Angeriehner | M Nr. 27

Die Figuration der menschlichen Gestalt wird oft
beschrieben als die Auseinandersetzung zwischen
vermeintlicher Wirklichkeit und kunstlerischer
Bildformulierung. Seit jeher bewegen sich Klnst-
ler:innen in diesem Wechselspiel. Der menschliche
Koérper ist eingebettet in eine Umgebung, oft allei-
ne dargestellt, meist jedoch in Beziehungssysteme
verstrickt. Ineinander verschlungene GliedmafRen
und vertraute Posen finden sich neben ratselhafte
Inszenierungen.

Die Sammlung Angerlehner ist reich an figurati-
ven Werken, welche nun in Resonanz mit diversen
Druckgrafiken treten. Ausgewdhlte, zeitgends-
sische Kunstleriinnen rlcken den menschlichen
Kérper in den Darstellungsmittelpunkt. Mit dem
Medium der Malerei, der Fotografie und der Druck-
grafik wird der menschliche Laib als Projektions-
flache genutzt. Wie selbstverstandlich wird auf die
Kunstgeschichte und Popkultur referenziert und
neue Bild- und Gestaltungsfindungen prasentiert.
Ein freies Spiel mit Farbe und Form, mit Haut und
Stofflichkeit vermitteln eine assoziative Beschafti-
gung mit dem Menschen und seiner Ausdrucksfor-
men. Die klnstlerische Handschrift zeigt sich nicht
nur im Pinselduktus, sondern auch in der Art und



Weise wie der Korper dargestellt wird und in wel-
che Rollen er schlUpft.

Die Werke geben Einblick in die aktuellen Lebens-
realitdten, die Umwelt und deren Reflexion und die
vielfaltigen Beziehungen der dargestellten Figu-
ren. Der nackte Kérper wird dabei nicht selbstver-
standlich mit erotischen Bildgebungen gleichge-
setzt. Die Erzahlungen von sinnlichen Momenten
sind gepragt von einem malerischen Selbstver-
standnis. Und doch sind es die Betrachter:innen,
die dem Werk und dem Korper individuelle Narra-
tionen zuschreiben.

Franziska Maderthaner, Fischers Fritze, 2012, Ol und
Mischtechnik auf Leinwand, Sammlung Angerlehner



Werner Branz, Weie Puppen 2, 2012,
Druck auf Leinen, 3/3
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