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18 Leonardo da Vinci

(Italiener, 1452-1519)
M()NA LISA 1503-1519

Die Mona Lisa des Kiinstlers, Wissenschaftlers und Denkers Leonardo da Vinci ist das wohl
beriihmteste Portrit der Welt. Ganz sicher ist es das am haufigsten zitierte, kopierte und paro-
dierte Kunstwerk aller Zeiten - sogar im Mobelkaufhaus IKEA kann man eine Kopie fiir die eigenen
vier Wande erwerben. Das Modell - so die allgemeine Annahme - war Lisa Gherardini, die Frau des
Florentiner Kaufmanns Francesco del Giocondo. Leonardo arbeitete drei Jahre lang mit ihr an dem
Bild und ttiftelte bis zu seinem Tod im Jahr 1519 immer wieder daran herum.

Mit diesem Portrit fiihrte Leonardo eine Reihe einflussreicher Innovationen ein. Statt nur
eine Biiste abzubilden, erstreckt sich sein Bildnis bis unter die Hiifte, um auch die Arme und Hande
mit einzuschlieBen. Dadurch erhdlt die Portratierte eine sehr viel gebieterischere Prasenz. Zudem
sitzt sie vor einer Landschaft anstatt bei sich zu Hause, wie es fiir Frauenportrits jener Zeit {iblich
war. Wahrend die meisten fritheren Portrats im Profil dargestellt wurden, zeigt Leonardo eine Drei-
viertelansicht, sodass sein Modell uns ansehen und mit ihrem ratselhaften Ausdruck und Blick in
ihren Bann ziehen kann. Sie wirkt selbstbeherrscht, leicht irritiert und deutet ein Lacheln an.

Dieses Licheln beeindruckte Leonardos Zeitgenossen und bezaubert uns auch 500 Jahre
spater noch. Giorgio Vasari, Kiinstler und Autor von Lebensldufe beriihmter Maler, Bildhauer und
Architekten (1550), schrieb damals: ,,Der Mund mit den fein geschwungenen Winkeln, wo das Rot
der Lippen sich vom Fleischton der Wangen abhebt, konnte nicht gemalt, sondern aus Fleisch und
Blut sein. [...] Auf diesem Angesicht aber spielte ein so liebliches Lacheln, dass es eher himmlischer
als irdischer Natur zu sein schien, und das Bildnis wurde wegen seiner Lebenswahrheit als etwas
ganz Wunderbares gepriesen.!

Leonardo hat uns ein Portrit einer echten Frau mit individuellen Gesichtsziigen hinterlassen,
die ihr Publikum mit einem Ausdruck ansieht, der uns bis heute fasziniert. Vorhang auf fiir die
archetypische schone, geheimnisvolle Frau.




100 Edvard Munch

(Norweger, 1863-1944)
MADONNA s

In den 1890er Jahren waren Frauen in vielen Bereichen der Kunst ein beliebtes Thema. Ubli-
cherweise wurden sie jungfraulich oder engelsgleich, aufreizend oder bedrohlich dargestellt. Sie
waren entweder Madonna oder Hure. Mit seinen provokativen Bildern einer erotischen nackten
Frau, die ihre Sexualitit offen zur Schau stellt und eine expressive Lust verstréomt, brachte der
norwegische Kiinstler Edvard Munch die Dinge durcheinander. Das Gemalde, das urspriinglich
den Titel Woman Making Love trug, hitte als direktes Bekenntnis zur Befreiung und sexuellen
Freiheit der Frau interpretiert werden konnen, zumal das rote Barett, das sie tragt, an das der
Frauen der Kristiania-Boheme erinnert, eine Avantgardegruppe von Kiinstlern und Kiinstle-
rinnen, Schriftstellern und Schriftstellerinnen in Norwegen, die an die freie Liebe glaubten.

Munchs radikal moderner, expressiver Stil und das ebensolche Motiv l6sten einen Skandal
aus, als das Gemadlde 1895 in Norwegen ausgestellt wurde - weibliche Akte waren in der norwe-
gischen Kunst jener Zeit nicht tiblich. Verstarkt wurde die Wirkung des Gemaldes noch durch
seinen Titel, der jetzt Madonna lautete. Dadurch wurden das Bild und seine Interpretation noch
komplizierter - und blasphemischer.

Plotzlich war dies nicht mehr irgendeine Frau im Rausch der Leidenschaft, sondern die
Mutter des kleinen Jesus. Und sie war nicht beseelt, rein und bekleidet, sondern sinnlich, sexuell
und nackt. Man kann sie Madonna nennen und ihr eine rote, einem Heiligenschein dhnelnde
Kappe aufsetzen. Dennoch ist offensichtlich, dass diese Frau keine Jungfrau ist: Sie genief3t ganz
eindeutig die Freuden des Fleisches - ihres Fleisches.

Was vielleicht noch schockierender ist: Sie ist eine Madonna/Mutter/Heilige und eine Frau,
die ihre Sexualitdt genie3t. Vielleicht will Munch durch das Verschmelzen der heiligen Jungfrau
Maria mit der Femme fatale und den Boheme-Frauen andeuten, dass eine Frau um die Jahrhun-
dertwende nicht entweder Heilige oder Siinderin, entweder Mutter oder Hure sein muss (oder
sein sollte). Vielleicht kann sie beides sein - oder keines von beiden?




132 Frida Kahlo
(Mexikanerin, 1907-1954)

SELBSTPORTRAT MIT KURZ
GESCHNITTENEM HAAR g0

Die fiir ihren Stolz, ihren unabhingigen Geist, ihren derben Humor und ihre verfiihrerische Sexu-
alitit bekannte Frida Kahlo war bereits zu Lebzeiten berithmt. Die meisten ihrer Werke beschaftigen
sich mit ihrem Leben und ihrer privaten Wirklichkeit als Frau: einer mit Krankheit und Verletzung
lebenden Frau, einer Frau, die sich Kinder wiinschte, aber keine bekommen konnte, einer starken,
verfiihrerischen, verliebten, bedriickten Frau, einer Frau mit gebrochenem Herzen. In mehr als 50
Selbstportrdts und anderen halb-autobiografischen Gemalden zeigt uns Kahlo auf unerschrockene,
direkte Art, wie sich Ereignisse und Gefiihle in ihren Korper eingeschrieben haben.

Thre Bilder funktionieren wie Gesprache mit ihrem inneren Selbst, und doch sind uns viele der
Erfahrungen und Emotionen, die sie mit uns teilt, vertraut. Selbstportrdt mit kurz geschnittenem
Haar zeigt die Nachwirkungen einer zerbrochenen Beziehung: Kahlos Scheidung von ihrem
beriihmten Mann, dem mexikanischen Wandmaler Diego Rivera. Die beiden fiihrten eine turbulente
Beziehung, heirateten 1929 und lieRen sich 1939 scheiden, nur um ein Jahr spdter erneut zu heiraten.

Kahlo sitzt mit traurig-trotzigem Gesichtsausdruck auf einem einsamen gelben Stuhlinmitten
gewellter, lebendig wirkender Haarstrahnen. Sie offenbart uns sowohl ihren Kummer als auch ihre
Belastbarkeit und ihre stolze Entschlossenheit, sich als Kiinstlerin zu behaupten. Uber den oberen
Rand des Gemaldes hat sie den Text eines mexikanischen Volklieds geschrieben: ,Mira que si te
quise, fué por el pelo, Ahora que estds pelona, ya no te quiero®. (,Schau, wenn ich dich liebte, dann
wegen deines Haars. Jetzt, wo du kein Haar mehr hast, liebe ich dich nicht mehr.”)

Man muss das Lied nicht kennen, um das Gefiihl nachzuempfinden, das viele Trennungs-/
Country-Songs kennzeichnet. Wie oft verindern Menschen nach dem Scheitern einer Beziehung
ihr Aussehen? Kahlo hat sich die Haare, die Rivera so liebte, abgeschnitten und tragt einen Anzug,
der aussieht, als gehore er Rivera - ein Andenken an ihn. Es ist ein Bild des Wandels. Die Kiinstlerin
hat die langen, bestickten mexikanischen Gewander, fiir die sie bekannt war, und die Blumen in
ihrem langen Haar gegen einen androgyneren Look getauscht (das fiir sie typische Make-up und
ihren Schmuck tragt sie weiterhin). So macht sie klar, dass sie sich selbst gehort und nicht jemandes
Frau ist. Zudem will sie vermutlich sagen ,,Ich bin eine eigenstandige Kiinstlerin. Ich werde es allein
schaffen.”




1 34, Leonor Fini

DIE HIRTIN DER
SPHINXE s«

Die in Buenos Aires, Argentinien, geborene Leonor Fini kam in den frithen 1930er Jahren nach
Paris und wurde schnell als glamourdse, launenhafte, sehr unabhangige Personlichkeit berithmt,
die sich mit Katzen und einer ihr ergebenen Entourage aus ehemaligen, aktuellen und poten-
ziellen Liebhabern und Liebhaberinnen umgab. Die Kiinstlerin, Designerin und Schriftstellerin
Fini war fiir ihre dramatischen, theatralischen Darstellungen weiblicher Macht und Sexualitat
bekannt sowie fiir die exotischen Rollen, in die sie schliipfte, um sich und ihre Kunst der Welt
zu prdsentieren. Einer ihrer vielen Liebhaber, der amerikanische Kunsthandler Julien Levy, sagte
1936 tiber die Kiinstlerin, sie habe den ,,Kopf einer Lowin, den Verstand eines Mannes, die Brust
einer Frau, den Rumpf eines Kindes, die Anmut eines Engels und die Zunge des Teufels.“3*

In Finis erotischer Traumwelt sind Manner harmlos, zart, androgyn - oder abwesend; Frauen
sind starke, attraktive Schonheiten. In ihren Werken sehen wir fast immer die Kiinstlerin selbst,
aber auch andere starke Frauenfiguren, die an Freundinnen von Fini angelehnt sind, etwa die
surrealistischen Kiinstlerinnen Leonora Carrington, Meret Oppenheim und Dora Maar. Letztere
waren womdglich Vorbild fiir die Figuren in Die Hirtin der Sphinxe.

Das Gemadlde, das in Kriegszeiten entstand, zeigt eine schone Hirtin (Fini) in einer apoka-
lyptischen Landschaft, umgeben von einer Armee aus Sphinxen. Fini appelliert an die mythischen
Kreaturen der Weisheit und Schonheit, ihr zu helfen, das Unrecht, das iiberall in der Welt um sie
herum begangen wird, wiedergutzumachen. Immer, wenn ich dieses Gemadlde der ,,Hirtin mit den
lippigen Haaren“ betrachte, muss ich an Wonder Woman denken (die im selben Jahr in den USA
erschaffen wurde). Offenkundig glaubten damals viele, dass es besser sei, wenn die Frauen die
Dinge in die Hand ndhmen; dass die Welt neue - weibliche - Superhelden brauche: starke, schone
Frauen, die Liebes- statt Feuerbomben werfen.




156 Carolee Schneemann

(Amerikanerin, 1939-2019)
MEAT JOY s

Die amerikanische Malerin, Performance-Kiinstlerin, Filmemacherin und Schriftstellerin Carolee
Schneemann benutzte in ihren kontroversen Werken, die soziale, sexuelle und kunsthisto-
rische Anspielungen enthalten, den ,Korper als Quelle der Erkenntnis“#°. Eine ihrer bekann-
testen Arbeiten war Meat Joy, ein multisensorisches Kunstwerk, in dem sie Beriihrung, Geruch,
Geschmack und Klang vereinte. Auf der Suche nach einer ,totalen Kunst®, die den Akt von der
Leinwand holte und als eines von vielen Materialien in der Performance benutzte, arbeitete
Schneemann hier mit sieben Mitwirkenden. War bei Yves Kleins Anthropometrien (S. 148) oder
Niki de Saint Phalles SchieRbildern (S. 150) der Performance-Aspekt Teil des Schopfungsprozesses,
so war hier die Performance selbst die Kunst. Zwar wurde das Geschehen mit Fotos und Videos
dokumentiert, doch das eigentliche Kunstwerk existiert nur in der Erinnerung der Anwesenden.

Meat Joy wurde erstmals am 29. Mai 1964 beim First Festival of Free Expression im American
Center in Paris performt. Carmen Tessier, die in der Zeitung France-Soir (iber das Event berichtete,
beschrieb, wie sich ,halb nackte Manner und Frauen auf einem Haufen Papier rikelten und sich
mit roter, griilner und gelber Farbe beschmierten. Dann warfen sie sich gegenseitig Makrelen
und ein blutverschmiertes Huhn an den Kopf. Unterdessen bespriihte ein rotierender Strahl die
Zuschauer.“# Die erotische Multimedia-Inszenierung des ,,Fleisches als Material“#* wurde spater
im selben Jahr in London und New York performt.

Schneemanns Werk spiegelte sicher einige der wichtigsten soziopolitischen Themen der
1960er Jahre - die sexuelle Befreiung und die Emanzipation der Frau -, kann aber auch als Heraus-
forderung fiir die mannlich dominierte Kunstwelt verstanden werden; als Weiterfiihrung (und
Unterwanderung) von Kleins Performance-Malerei Anthropometrien. Mit Meat Joy beansprucht
Schneemann als Frau die Regieleistung, dirigiert das animalische Verhalten von Mdnnern und
Frauen und schafft Kunst, die ebenso chaotisch und kompliziert ist wie das Leben selbst.




186 Jenny Saville

(Britin, geb. 1970)
PROPPED x5

In den 1990er Jahren erfand Jenny Saville die Darstellung des weiblichen Akts neu, mit riesigen
Leinwidnden, die die volumindsen Frauenkorper scheinbar kaum fassen konnen. Die aus der
Untersicht gemalten, hdufig mit Konturlinien oder Schriftziigen dekorierten Werke sind pro-
vokative, eindrucksvolle Darstellungen der Weiblichkeit und des Korpers. Die wunderschonen
rubensartigen Korper in ihren ungelenken, unbequemen Haltungen, mit ihren lustvoll gemalten
Flecken, Maserungen und Unreinheiten der Haut hinterfragen Schonheitsstandards und Vor-
stellungen von ,,gutem Geschmack®,

In ihrem Selbstportrit von 1992, Propped, zeigt Saville eine Frau, die auf einem instabilen
kleinen Hocker sitzt. Thre Briiste sind durch die iiberkreuzten Arme zusammengedriickt, ihre
Finger bohren sich in die fleischigen Oberschenkel und kneten sie. Skeptisch betrachtet sie sich
in einem getriibten Spiegel, auf den von Hand ein Zitat aus ,Wenn unsere Lippen sich sprechen®
der franzosischen Feministin Luce Irigaray geschrieben wurde, einem Essay, der sich mit der
Funktion von Spiegeln fiir den mannlichen Narzissmus befasst.

Plan (1993) ist ein 2,75 m hohes Gemadlde, das eine nackte Frau zeigt, auf deren Korper Mar-
kierungen eines plastischen Chirurgen erkennbar sind; sie sehen aus wie Konturlinien, die die
Erhebungen auf einer topografischen Karte markieren. Die riesige GroRRe der Gemalde wirkt ein-
schiichternd und tiberwaltigend. Saville erkldrte: ,Ich interessiere mich fiir die physische Kraft
eines grofles Frauenkorpers - eine Person, die viel Raum einnimmt, sich aber auch sehr bewusst
ist, dass die zeitgenossische Gesellschaft sie dazu ermutigt, ihre Masse zu verbergen, um so schmal
wie moglich zu wirken.“*

In einer Zeit, in der Essstorungen, schadliche Didten, kosmetische Operationen und Body-
shaming zugenommen haben, feiern Savilles Gemalde auf unkonventionelle, herausfordernde Art
und Weise den menschlichen Korper mit all seinen Beulen und Schonheitsfehlern und zwingen
uns, dariiber nachzudenken, wie ein idealisierter Akt aussehen sollte.




188 Shirin Neshat

(Iranerin/Amerikanerin, geb. 1957)

I AMITS SECRET s

Shirin Neshat wurde in Iran geboren und wuchs dort auf, bis sie 1975 zum Studium in die USA
ging. Die Islamische Revolution (1978-1979) und der Iran-Irak-Krieg (1980-1988) hinderten sie bis
1990 daran, nach Iran zuriickzukehren. In ihrem Werk, das gleichermallen zdrtlich, kritisch, per-
sonlich und politisch ist, untersucht sie stereotype Darstellungen muslimischer Frauen aus der
Perspektive einer iranischen Kiinstlerin, die im Exil lebt und von auflen, vom Westen her, auf das
Land blickt. Zudem spiegeln sich in ihrer Kunst ihre Erfahrungen als Immigrantin in den USA.

Women of Allah (1993-1997) war ihre erste groe Werkserie. Mit ihr reagierte sie auf die
dramatischen politischen, sozialen und religiosen Veranderungen, die ihr Heimatland wahrend
ihrer Abwesenheit durchlebt hatte, und deren Folgen fiir das Leben iranischer Frauen - sowohl
derer, die geblieben waren, als auch derer, die das Land verlassen hatten. Ihre komplexen Emo-
tionen verarbeitete Neshat in Schwarz-Weilk-Portrats verschleierter Frauen (oft sie selbst), die von
Texten kontroverser iranischer Schriftstellerinnen tiberlagert werden. In den kraftvollen Fotos,
die zu vielerlei Lesarten einladen, untersuchte sie Vorstellungen von Weiblichkeit, Gewalt und
Widerstand.

IAm Its Secret zeigt Neshat in einem Tschador, ihr Gesicht ist kreisformig mit einem schwarz-
roten Farsi-Text tiberschrieben. Die Zeilen stammen aus einem Gedicht der vorrevolutiondren
Dichterin Forugh Farrochsad, in dem es um Hoffnung, Resilienz, Beharrlichkeit und Liebe geht.
TIhr Haar und ihr Mund mogen verdeckt sein, aber ihre Gedanken lassen sich nicht kontrollieren,
und mit der roten Tinte scheint sie zu versichern, dass Frauen immer einen Weg finden werden,
sich auszudriicken und Widerstand zu leisten. Das Bild ist eine Betrachtung des Lebens von
Frauen in der Islamischen Republik, aber Neshat scheint hier auch dariiber nachzudenken, was es
fiir Frauen wie sie selbst bedeutet, die in der iranischen Diaspora leben.

Neshats eindrucksvolle Bilder haben muslimische Frauen und ihr Leben fiir die inter-
nationale Kunstwelt sichtbar gemacht. Es sind Frauen, die unserem Blick standhalten, uns
auffordern, hinzusehen und sie nicht zu vergessen. Die Werke regen dazu an, tiber das Leben
muslimischer Frauen im Nahen Osten und in westlichen Landern ebenso nachzudenken wie tiber
die Stereotypen, die sie umgeben.




