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E s ist ein schweres Werk
geworden, das der Göt-
tinger Verleger Ger-
hard Steidl herausgege-
ben hat. Fast zwölf Kilo
wiegen die drei Foto-
bände im Leinenschu-

ber, die unter dem Titel „The Outlands“
rund vierhundert unveröffentlichte Auf-
nahmen des amerikanischen Fotografen
William Eggleston aus den Jahren 1969
bis 1974 zeigen. 

VON BETTINA HAGEN

Landschaftsaufnahmen aus Mississip-
pi, wo Eggleston als Sohn einer reichen
Südstaatenfamilie auf einer Baumwoll-
plantage aufwuchs, lösen Fotos von ver-
waisten Geschäften, Tankstellen und de-
fekten Leuchtreklamen ab. Dazwischen
Einfamilienhäuser in Vorortsiedlungen,
vereinzelt Porträts und immer wieder
Detailaufnahmen von Cadillacs. Es sind
abstrakte Ausschnitte von Alltagsgegen-
ständen, die Eggleston zu Kunstobjek-
ten überhöht und die gleichzeitig eine
Epoche einfangen, die längst im Begriff
war, sich aufzulösen. 

Seine Ästhetik, jedes noch so kleine
Detail hat in der Komposition eine Be-
deutung, und der revolutionäre Wechsel
von Schwarz-Weiß zu Farbe – damals
war Farbigkeit in der Kunstfotografie
verpönt, weil ausschließlich in der Wer-
bung genutzt – verhalfen ihm 1976 zur
großen Ausstellung im New Yorker Mu-
seum of Modern Art. Die Kritiken waren
vernichtend. Hochgradig banal, die lang-
weiligste Schau des Jahres, urteilte nicht
nur die „New York Times“. Eine kra-
chende Fehleinschätzung, denn diese
Schau legte den Grundstein zu einer in-
ternationalen Karriere, die William Eg-
gleston zu einem der stilprägenden Fo-
tografen des 20. Jahrhunderts machte. 

Die Fotoauswahl für die „Outlands“-
Trilogie fiel mitten in die Pandemie. Mit
einem der letzten Flüge holte Verleger
Steidl im März 2020 die fünf Ringbücher
mit den Kodachrome-Dias persönlich in
Memphis ab, kurz bevor die USA in den

Shutdown gingen. In den Monaten zu-
vor hatten Eggleston und seine Söhne,
die das Werk des 82-Jährigen betreuen,
knapp 6000 Dias gesichtet, ausgewählt,
die Dramaturgie festgelegt. Eine Sisy-
phos-Arbeit, die im Steidl Verlag ihre
Fortsetzung fand. Jedes einzelne Dia
wurde gescannt, Staub und Kratzer wur-
den digital entfernt und die Farben fast
originalgetreu wiederhergestellt. „Etwa
15 Stunden pro Foto dauert es, die ein-
zelnen Farbschichten am Computer zu
trennen und in der Farbästhetik Eggle-
stons wieder neu zusammenzusetzen“,
sagt Steidl. Ein unternehmerisches Wag-
nis, trotz des stattlichen Preises von 380
Euro. Laut Steidl gibt es einen Sammler-
markt für hochwertig produzierte
Kunst- und Fotobücher, die überschau-
bare Auflage von 2500 Exemplaren dürf-
te also schnell vergriffen sein. Aber gilt das auch für den Kunst-

handel mit Eggleston-Fotos?
„Der Markt ist weitgehend leer

gefegt“, sagt Thomas Zander, Galerist in
Köln, der seit 1996 mit Foto-, Medien-
und Konzeptkunst des 20. Jahrhunderts
handelt. „Zumindest was die Vintage-
Dye-Transfer-Prints angeht, die Eggle-
ston selbst abgezogen hat. Ihre Anzahl
war schon in ihrer Entstehungszeit der
1970er-Jahre sehr gering.“ Und da liegt
das Problem: Fotografien, die vom
Künstler persönlich abgezogen wurden,
bei denen Aufnahme- und Produktions-

datum eng beieinanderliegen, gelten als
besonders authentisch. Warum? Weil
man davon ausgeht, dass sie dessen ur-
sprüngliche Idee am besten zeigen.
Schließlich gehört auch die Fotoproduk-
tion mit Auswahl des Papiers, der Be-
lichtung, Körnigkeit und Farbsättigung
zum künstlerischen Akt und wird als
solcher honoriert. 

Viele dieser Vintage-Prints gibt es
nicht. Fünf bis sechs pro Motiv, schätzt
Galerist Zander. Eggleston ist dafür be-
kannt, mit dem Dye-Transfer-Verfahren
gearbeitet zu haben. Ein komplizierter
Druckprozess, der den Fotos die charak-
teristische Farbtiefe gab und für lange
Haltbarkeit sorgte, der aber auch zeit-
aufwendig und teuer war. Da der Markt
für Fotokunst noch nicht existierte – die
Auktionshäuser Sotheby’s und Chri-
stie’s bauten erst ab Anfang der Siebzi-
ger ihre Fotoabteilungen auf –, gab es
keinen Grund, höhere Auflagen zu pro-
duzieren. Auch limitierte Auflagen wa-
ren zu dieser Zeit noch unüblich. 

Heute sind Egglestons Vintage-Fotos
weitgehend über die großen Museen der
Welt verteilt. Selten gelangen sie in Auk-
tionen. Im Jahr 2004 kam das ikonische
Foto „The Red Ceiling“, eine blutrot ge-
strichene Zimmerdecke mit nackter
Glühbirne und drei weißen Stromka-
beln, als Dye-Transfer-Print bei Sothe-
by’s New York für 84.000 Dollar unter
den Hammer. Acht Jahre später verkauf-
te Christie’s Egglestons „Dreirad“ für

gut 580.000 Dollar. Sein wohl bekannte-
stes Bild erzielte fast das Doppelte des
Schätzpreises, doch nicht in der Königs-
klasse Dye-Transfer, sondern als Pig-
ment-Print, signiert und in einer Aufla-
ge von zwei Exemplaren limitiert. V erglichen mit den Rekordsum-

men des Jahres 2011 für Cindy
Shermans „Ohne Titel Nummer

96“ (3,9 Millionen Dollar) und Andreas
Gurskys zeitweise teuerste Fotografie
der Welt „Rhein II“ (4,3 Millionen Dol-
lar), erscheinen die Preise für Eggleston
geradezu moderat. „Der Fotomarkt hat
sich normalisiert und ist in den vergan-
genen fünf Jahren stabil geblieben“, sagt
Zander. Wer Eggleston kaufen möchte,
müsse in Galerien mit 20.000 bis
100.000 Euro rechnen. Vor einem Kauf
müsse man aber wissen, aus welcher
Zeit ein Foto stammt und in welchem
Druckverfahren es hergestellt wurde.

Günstiger und häufiger im Markt er-
hältlich sind Pigmentdrucke oder soge-
nannte C-Prints. Sie sind in der Regel
unter 10.000 Euro zu erwerben. So ver-
kaufte das Auktionshaus Van Ham 2018
Egglestons „Hot Sauce“ für gut 5000
Euro. In diesem Jahr bot das Auktions-
haus Bassenge zwei unsignierte Dye-
Transfer-Prints an. Das Foto einer ver-
lassenen Tankstelle ging für 4700 Euro
weg, ein roter Einkaufswagen vor grü-
nen Büschen im Format von 35 mal 55
Zentimetern kam auf 2500 Euro. 

Revolutionär in Farbe
William Eggleston 
hat die Farbfotografie
zur Kunst erhoben.
Seine Originalabzüge
sind rar und teuer, aber 
für Sammler gibt es
Alternativen
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Fotografie von William Eggleston aus dem neuen Steidl-Bildband „The Outlands“ 

Der gefährliche Flausch 
von Mona Hatoum

Als ich 18 war, begann ich mein Studi-
um an der Kunstakademie in Düssel-
dorf. Seitdem habe ich unendlich viele
Kunstwerke gesehen. Viele davon ha-
ben mich berührt und mir etwas mehr
über Kunst beigebracht. So war ich
begeistert, als mir die Qualität des
zeichnerischen Werks von Ellsworth
Kelly irgendwann in einer Ausstellung
in Amsterdam wirklich bewusst wur-
de. Ähnlich ging es mir immer wieder
auch mit anderen Künstlern und
Künstlerinnen, die mich in meinem
Verständnis ein Stück weiterbrach-
ten. Aber so richtig überrascht und
„erweckt“ wurde ich selten. Es waren
auch fast nie einzelne Arbeiten, die so
eine Wirkung hatten. 

Umso erstaunlicher ist, wie sehr ich
mich an ein Werk der in London le-
benden Künstlerin
Mona Hatoum erin-
nere, das ich 1996 in
Philadelphia sah,
als ich mit einer
Gruppe von Mit-
gliedern des För-
dervereins des
Busch-Reisinger
Museum die Stadt
besuchte. Wir wa-
ren schon Tage un-
terwegs und hatten
viel besichtigt, et-
wa die faszinieren-
de Barnes Collecti-
on in Merion. Nun
waren wir in den
Räumen des Fabric
Workshop, einer
Institution, die
schon seit vielen Jahren mit interna-
tionalen Künstlern zusammenarbeite-
te und ihnen über ein Artist-in-Resi-
dence-Programm die Möglichkeit zur
Realisierung komplizierter Projekte
und außergewöhnlicher Materiallö-
sungen eröffnete. 

Die Arbeit von Mona Hatoum lag
dann da auf einmal vor mir. Auf den
ersten Blick ein dicker, hochfloriger,
grau melierter Teppich von circa zwei
mal einem Meter oder auch ein biss-
chen größer. Eigentlich nicht beson-
ders aufregend, wenn man nicht bei

näherem Hinsehen feststellte, dass
dies kein Teppich, sondern ein Feld
von Tausenden spitz nach oben ge-
richteter, dicht und akkurat angeord-
neter Stecknadeln war. Statt flauschig
und freundlich, verletzend und ge-
fährlich. Diese Art von momentaner
Umkehrung der ursprünglichen An-
mutung in ihr Gegenteil war für mich
fast schockierend und körperlich
spürbar. Dieses Gefühl ist bis heute in
meiner Erinnerung. 

Es hat danach viele andere Begeg-
nungen mit Hatoums Werken gege-
ben, und sehr oft geschah mir das
Gleiche. Sei es ihr Rollstuhl aus Edel-
stahl mit scharfen Messerklingen als
Griffen oder das Bett, in dem man auf
Stacheldraht liegt. Hatoum schafft es
immer wieder mit einer absoluten

Präzision, einen dialektischen Pro-
zess zu eröffnen und weit über das
Beschreibende des Kunstwerks hin-
aus Bezüge herzustellen. Für mich ist
dieses scheinbar so leicht erreichte
Kippenlassen in abgrundtiefe Asso-
ziationen und sinnliche Berührung
eine phänomenale Leistung. Ich stehe
immer wieder vor solchen genauen
Arbeiten von ihr und kann es nicht
glauben, dass wir beruflich nie zusam-
mengekommen sind. In meiner idea-
len Galerie hätte sie einen Stamm-
platz.

WAS ICH WILL

HIER SCHREIBEN GALERISTEN ÜBER DIE
BESTE KUNST IHRER KONKURRENZ. HEUTE:
THOMAS SCHULTE, DER SEIT 30 JAHREN
EINE GALERIE IN BERLIN FÜHRT

„Nadelteppich“ (1995) von Mona Hatoum. 
Die Künstlerin wird von der White Cube Gallery 
(London/Hongkong) vertreten

COURTESY OF THE DETROIT INSTITUTE OF ARTS

ANZEIGE

ANZEIGE


