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_Das Erste muss ein Ja sein zu einer kiinstlerischen Existenz.”

Geld ist nicht alles — aber viel. Folge 6 mit Boris Becker

Boris Becker, geb. 1961, studierte
Kunst an der Hochschule der Kiinste
Berlin und an der Kunstakademie
Diisseldorf und hat sich seit Mitte
der 90er Jahre einen Namen in der
internationalen Fotokunstszene ge-
macht. Seine Arbeiten wurden auf
der letzten Art Cologne prasentiert,
das LVR Landesmuseum Bonn zeigte
2016 seine Einzelausstellung ,Sta-
ged Confusion”. Boris Becker lebt in
Koln.

PHOTONEWS: Auf einer Skala von
Eins bis Zehn — wie wiirden Sie lhre
wirtschaftliche Situation als Foto-
graf heute einschitzen?

Boris Becker: Schwankend. Das
geht von Drei bis Acht und ist wirk-
lich punktuell. Es kann gleich ein
Anruf kommen und dann bin ich
bei Zehn. Was eigentlich schon al-
les ausdrtickt, was mit einer kiinst-
lerischen Arbeit einhergeht. Ich
habe ja kein Tagesgeschaft.

Sie haben in Berlin und Diisseldorf
Kunst studiert. Haben Sie damals
die Vorstellung gehabt, irgendwann
von lhrer kiinstlerischen Fotogra-
fie auch leben zu konnen?

Ja. Wobei ich noch nicht wusste,
ob das die Fotografie sein wiirde,
am Anfang hat mich auch der Film
interessiert. Der Faktor Geld war an-
fangs nicht so wichtig, ich habe nie
merkantil gedacht, sondern wollte
vor allem kiinstlerisch arbeiten.

Der Start in einer Kunsthochschule
impliziert ja ein freies und nicht
auftragsgebundenes Arbeiten.

Das war immer so geplant.

Boris Becker
Foto: Gabriele Paulussen-Becker

Wie war das wihrend des Studi-
ums, ab 1988 als Meisterschiiler?
Gab es schon die Maglichkeit, Bil-
der zu verkaufen?

Nein. Das hat auch noch Jahre nach
dem Studium gedauert. Ich habe
wihrend des Studiums und die erste
Zeit danach  Auftragsarbeiten
gemacht, Architekturfotografie oder
Ausstellungsdokumentationen.

Sie haben in Diisseldorf bei Bernd
Becher studiert und tragen damit
das Label ,Becher-Schiiler”. War
damit das Interesse der Galerien
gesichert? Konnte das den eigenen
Marktwert steigern?

Ja und nein. Ja, weil man dieser so-
genannten Schule angehérig war.
Nein, weil mit der ,Becher-Schule”

Boris Becker, Aleppo, Syrien, 2010, C-Print auf AluDibond, 90 x 110 cm. © Boris Becker / VG Bild-Kunst, Bonn

eigentlich immer nur die gleichen
flinf-sechs Leute der ersten Genera-
tion gemeint sind. Bei den Genera-
tionen danach tauchen immer wie-
der Leute auf, die auch alle gut sind
und sich mehr oder weniger durch-
setzen. Aber der grolle Kuchen
wurde unter den fiinf-sechs Leuten
aufgeteilt.

Aber waren fiir Sie die Tiiren der
Galerien nicht eher gedffnet als bei-
spielsweise fiir Absolventen der Uni
Essen oder der FH Dortmund?

Vielleicht. Manchmal ist es aber von
Nachteil, wenn man zwar der
Becher-Schule angehért, aber nicht
dem ersten Jahrgang. Und es gibt
auch Institutionen, Galerien und
Kuratoren, die mit der Arbeitsweise
der Becher-Schule — wenn man das
pauschal tiberhaupt so sagen kann —
nichts zu tun haben wollen. Da
schadet das Label, vor allem wenn
die eigenen Arbeiten damit nichts
zu tun haben. Oft sind die Absol-
venten anderer Hochschulen mit
ihren Arbeiten naher an dem ver-
meintlichen Stil der Becher-Schule,
haben Serien bis zum Erbrechen
produziert. Wenn die dann von Leu-
ten ausgestellt werden, die sagen:
wir wollen keine Becher-Schiiler
zeigen, wird es absurd.

Man muss immer dazu sagen, dass
es eigentlich auf der ganzen Welt
keine andere kinstlerische Klasse
gibt, die so mit einem Label behaf-
tet ist, wie die Becher-Klasse. Es gibt
in dem Sinn keine Richter-Klasse,
oder keine Baldessari-Klasse... Da
heilst es eher: ist Schiiler von Rich-
ter, oder: hat studiert bei Baldessari.
Die Becher-Klasse ist eigentlich ein
Unikat. Gerade in Deutschland ist
das entweder die Wonne oder man
wird verflucht.

Es hat auch viel Neid provoziert.

Stimmt. Da hért man dann: Du
warst auf der richtigen Schule, des-
wegen bist Du erfolgreich. Das
glaube ich nicht. Ich habe immer
versucht, meinen eigenen Weg zu
gehen und wéhrend der Arbeit nicht

tber das Phanomen Becher-Klasse
nachgedacht. Das ware ja grauen-
haft.

Sie bieten lhre Arbeiten als Auflage
an. Welche Strategie haben Sie
hier? Und hat die sich verandert?

Nein. Es liegt in der Natur des Me-
diums, dass man Fotografien in Auf-
lage produziert, deshalb habe ich
keinen Grund darin gesehen, ein
Unikat daraus zu machen. Das ware
meiner Meinung nach nur sinnvoll,
wenn man eine Fotografie als Aus-
gangspunkt fiir ein wie auch immer
wie geartetes verdndertes Werk be-
greift. Meine Fotografien haben tib-
licherweise eine Limitierung auf fiinf
oder sechs Exemplaren. Bei Editio-
nen in Kooperation mit Kunstverei-
nen oder anderen Institutionen liegt
die Zahl hoher.

Welche Erfahrungen haben Sie in
der Zusammenarbeit mit Galerien
gemacht?

Ich habe vor allem zu Beginn mei-
nes Studiums die Erfahrung ge-
macht, dass Fotografie im Ausstel-
lungskontext nirgendwo zu sehen
war. Als ich mit dem Studium auf-
horte, hatte sich das Blatt komplett
gewendet und es gab eigentlich
keine Galerie mehr, die Fotografie
nicht im Programm hatte. Heute ist
sie ein selbstverstandlicher Bestand-
teil des Portfolios.

Zu meinen personlichen Erfahrun-
gen mit Galerien: Ich freue mich
immer, wenn das tber einen lange-
ren Zeitraum geht, wenn der Gale-
rist/die Galeristin eine Entwicklung
verfolgt, Modelle unterstiitzt und es
auch mit tragt, wenn mal nicht so
viel verkauft wird. Das war fiir mich
in der bisherigen Zusammenarbeit
immer der Fall gewesen und wenn
es dann zu Ende ging, ist man
irgendwie an einen toten Punkt ge-
langt, wo man merkt, dass man
nichts mehr fiireinander tun kann.
Da gab es auch Trennungen, aber
das ist bis jetzt immer sehr fair ver-
laufen.

Es sind zum Teil riide Geschichten
aus dem Kunstmarkt zu horen.

Die kenne ich von Kolleginnen und
Kollegen auch, aber die Galerien,
mit denen ich eng zusammengear-
beitet habe, waren immer sehr fair,
haben immer zuerst die Kiinstler
bezahlt, dann an sich gedacht. Da
kann ich nur Positives berichten.
Aber es gibt auch Galeristen und
Kunsthandler, denen ich mal Arbei-
ten gegeben habe, da warte ich bis
heute auf mein Geld bzw. habe das
irgendwann aufgegeben.

Auf lhrer Website ist als einzige Ga-
lerie die Kolner Galerie Holtmann
genannt. Ist das nicht zu wenig?
Eine Galerie in der eigenen Stadt?

Holtmann ist jetzt meine Stamm-
Galerie. Ich hatte noch eine Galerie
in New York, die haben aber aufge-
hort, und z.Zt. arbeite ich peripher
mit anderen Galerien zusammen.
Sicher ist es schon, wenn man meh-
rere Galerien in mehreren Landern
hat.

Wie funktioniert das mit Samm-
lern? Verkaufen Sie direkt?

Kunst kauft man in der Galerie. Ich
verkaufe eher selten aus dem Atelier
und nur wenn es einen personli-
chen Kontakt gibt. Abgerechnet wird
auch das immer mit der Galerie.

Und die Aufteilung ist dann 50:502

Ja. Wobei bei groReren Arbeiten die
Produktionskosten zuvor rausge-
nommen werden.

Sie kennen die Rekordsummen fiir
Arbeiten lhres Kollegen Andreas
Gursky, iiber die in allen Medien
berichtet wurde. Was sagen Sie
dazu?

Generell finde ich es gut in dem
Sinne, dass das fir viele ein Vorbild
sein kann, dass man auch in der Fo-
tokunst mit hohen Preisen akzep-
tiert wird. Auf der anderen Seite
lduft das vollig aus dem Ruder. Es ist
nattirlich klar, dass das zum Teil

Spekulationsgewinne oder Auk-
tionsrekorde sind und damit Sum-
men, die so im normalen Galerie-
betrieb tiberhaupt nicht eingespielt
werden.

Aber das wird jetzt auch abgelost
von anderen jungen Kiinstlern, die
vor drei Jahren unbekannt waren
und jetzt Millionen abschépfen. Da
weild ich, das ist in drei Jahren auch
wieder vorbei und es kommt der
nachste dran.

Der Boom der Fotokunst scheint in
letzter Zeit ziemlich abgeflacht zu
sein.

Das ist auf ein normales Mal}
zurlickgegangen. Ende der 90er
Jahre sahen Kunstmessen zum Teil
aus wie eine Fotoausstellung. Das
kann es ja auch nicht sein. Heute
hat sich die Fotografie, auch in
Deutschland, als ein Medium der
Kunst durchgesetzt, als ein Medium
unter vielen.

Ein Thema bei der Fotokunst ist im-
mer wieder die Frage der Haltbar-
keit von Abziigen. Haben Sie die
Erfahrung gemacht, dass Farbprints
neu erstellt werden mussten, nach-
dem Sie bereits seit den 90er Jahren
Prints verkaufen?

Die Erfahrung habe ich in Farbe und
Schwarzweils gemacht, in vielerlei
Hinsicht. Dazu gehort, dass Arbei-
ten beim Transport beschadigt oder
konservatorisch falsch behandelt
wurden. Wenn ich die Provenienz
der Arbeit kenne, biete ich an, dass
das entsprechende Editionsstlick
neu produziert und ausgetauscht
wird. Aber nicht wenn jemand ein
Bild aus dritter Hand hat, das wo-
moglich mal gegen einen Sportwa-
gen getauscht wurde und jahrelang
in irgendeinem Keller gestanden
hat. Wenn die Produktionskosten
ersetzt werden, erstelle ich eine Ar-
beit aber generell gerne neu, mir ist
ja auch daran gelegen, dass so ein
Bild, wenn es wieder in die Offent-
lichkeit kommt, verniinftig aussieht.
Aber ich sage auch immer vorher:
Man muss mit den Arbeiten aufpas-
sen, das ist auch bei allen anderen
Werken nicht anders. In der kiinst-
lerischen Fotografie es aber oft DAS
Thema.

Die erste Frage, die ich immer be-
antworten muss lautet: Kénnen Sie
eigentlich von lhrer Kunst leben?
Und die zweite: Wie lange halten
lhre Bilder?

Tatsdchlich? Klingt iibergriffig.

Da méchte ich manchmal gerne
einen Broker oder Architekten fra-
gen: Kénnen Sie von lhrer Arbeit le-
ben? Und lhr Porsche vor der Tir:
Wie viel ist der noch wert?

Die Leute kaufen sich ohne mit der
Wimper zu zucken ein teures Auto,
fahren einmal um den Block und
der Wagen ist nur noch die Halfte
wert. Da fragt kein Mensch nach.
Aber die Kunst und gerade die Fo-
tokunst, die ja oft etwas Vergangli-
ches aufzeichnet, muss selber un-
vergdnglich sein. Das passt nicht
zusammen. Die Dinge vergehen,
wir vergehen, sind ja auch nicht
mehr taufrisch. Aber die Bilder, die
ich vor 20 Jahren gemacht habe



missen noch aussehen, als waren
sie gerade aus der Maschine
gekommen.

Sie werden als Kiinstler von der VG
Bild Kunst vertreten. Inwieweit
tragt das zu lhrer Finanzierung bei?

Minimal. Da kommt zwei Mal im
Jahr eine Abrechnung, das ist mal
mehr, mal weniger, je nach Anzahl
der Veroffentlichungen. Die VG Bild
Kunst ist fir mich eher ein Kontroll-
mechanismus. Gerade durch die
Digitalisierung kénnen weder ich
noch die Galerie kontrollieren, was
da alles reproduziert wird.

Sie haben vor einigen Jahren den
Sprungturm Verlag gegriindet. Wie
kam es dazu?

Meine Frau und ich haben in der
Kélner Innenstadt, gegeniiber von
Walther Konig, einen gleichnami-
gen Ausstellungsraum betrieben.
Aus eigener Erfahrung weild ich, wie
wichtig Publikationen fiir junge
Kunstler sind und so haben wir mit
kleinen Katalogen angefangen. Mitt-
lerweile ist es so, dass wir den Raum
geschlossen haben, aber der Verlag
sein Eigenleben weiterfiihrt. Ich
habe auch die Literatur dazuge-
nommen, das war immer mein In-
teressengebiet.

Und wie funktioniert das finanziell?

Ich betreibe das nicht aus reiner
Liebhaberei. Wir konnten den Raum
mit einem kleinen Gewinn schlie-
Ben und auch der Verlag soll
Gewinn abwerfen. Das hat aber
nochmals einen anderen Vorlauf als
ein Ausstellungsraum.

Aber es ist jetzt nicht so, dass Sie
lhre eigene Kunst zugunsten des
Verlages in den Hintergrund stel-
len?

Nein, um Gottes Willen. Da wiirde
ich eher den Verlag aufgeben.

Miissen Sie im Jahr eine bestimmte
Anzahl an Prints verkaufen, um
iiberleben zu konnen?

Ja klar, ich habe ja Fix- und Lebens-
haltungskosten und muss einen
bestimmten Umsatz machen. Sonst
habe ich ein Minus auf dem Konto.

Und wie hilt man diesen Druck
aus?

Da kommen wir im Grunde wieder
zurlick zur ersten Frage. Es gibt
finanzielle Situationen von Eins bis
Zehn. Steht man bei Zwei, ist der
Druck nattrlich hoher, als wenn
gerade gut etwas verkauft wurde. Es
ist halt immer wieder spannend.
Auch manchmal anstrengend.
Wenn man mit seiner Bank redet,
dann verstehen die das sogar. Ich
bin ja kein Friseur, wo jeden Tag
zehn Leute reinkommen. Es gibt im-
mer mal eine Zeit, wo langer nichts
passiert und dann kommen drei
Sachen auf einmal. Es gibt da keine
Sicherheit, das bestdtigen auch
Kinstler, von denen man annimmt,
sie hatten die Katze im Sack.

Gibt es die Vorstellung, dass ir-
gendwann eine Galerie wie Gago-
sian anklopft und man dann das
dicke Geld verdient?

Nein, diese Vorstellung habe ich
nicht. Und zwar nicht, weil das
nicht moglich ware. Aber da kann
ich ja nicht jeden Tag dran denken.
Ich sehe das eher mit der Erfahrung

der letzten 25 Jahre, in denen es
Hohen und Tiefen gab, aber gerade
bei mir nicht so Riesenspriinge, son-
dern ein kontinuierliches Aufwarts
mit leichten Dellen.

Fiir viele ist immer wieder ein Rit-
sel, wie die Preise im Kunstmarkt
zustande kommen. Konnen Sie
dazu etwas sagen? Warum kosten
lhre Arbeiten die Summe XY?

In der Malerei gibt es einen Quo-
tienten, der verschiedene Faktoren
wie Ort der Ausbildung, Zahl der
Ausstellungen, Preise, Stipendien
und GrofRe des Werkes berticksich-
tigt. Daraus wird ein Preis abgelei-
tet. Meines Wissens nach gibt es
das so in der kiinstlerischen Foto-
grafie nicht, da entscheiden natiir-
lich aber auch Ausstellungsstatio-
nen und Marktprasenz lber einen
Preis. Auktionsrekorde sind aller-
dings immer schwer vorhersehbar.

Sie haben im Rahmen von Gast-
professuren in Bremen und Koln
gelehrt. Wie haben Sie die Studie-
renden beim Thema Geld erlebt?
Was haben die fiir Vorstellungen?

Die haben mittlerweile sehr prazise
Vorstellungen, dass sie reich und
beriihmt werden wollen und wie
sie das angehen. Das ist zum Teil
vollig Gberzogen. Ich bin eher je-
mand, der alles mies macht, nicht
um die Leute zu drgern, sondern
um sie ein bisschen zu erden.
Grundsatzlich bin ich sowieso der
Meinung, dass an erster Stelle eine
kiinstlerische Haltung stehen muss.
Alles andere, ob das ein Erfolg oder
ein Misserfolg wird, ist sowieso ein
Missverstandnis. Das ist schén oder
nicht schon oder ungerecht, aber
das Leben ist nun mal ungerecht.
Das Erste muss ein Ja sein zu einer
kiinstlerischen Existenz. Das ist ja
nicht so, als ob man sich einen Job
ausgesucht hatte, sondern eine Exis-
tenz. Daraus folgt die kiinstlerische
Arbeit, die ja auch immer voller
Zweifel steckt. Daran kann sich ein
Erfolg ankniipfen oder auch ein
Misserfolg.

Das Selbstverstindnis der Studen-
ten hat sich sehr verandert, da sie
durch die Informationsflut genau
wissen, was auf dem Markt los ist.
Und durch die Professionalisie-
rungskurse an den Hochschulen, in
denen gelehrt wird, wie man am
Markt besteht. Das ist ein Hand-
werkszeug, was ganz hilfreich sein
kann, das ich selber nie gelernt
habe: Kiinstlersozialkasse, Vertrdge
mit Galerien oder der Umgang mit
Sammlern und Kuratoren. Aber das
hat zur Folge, dass die Leute mit
Formeln herumlaufen, mit denen sie
ihre Preise definieren und sich so
eine Karriere zurechtbasteln, als
wiirden sie bei einer Versicherung
anfangen. Das halte ich fir sehr pro-
blematisch.

Ich nehme an, Sie sind selber in
der Kiinstlersozialkasse?

Ja.

Und unternehmen Sie sonst etwas
fiir lhre Altersvorsorge?

Ja, nattrlich. Und das kann ich nur
jedem raten. Wenn man die Mog-
lichkeit hat, etwas Geld anzulegen,
sollte man das immer machen.

Interview: Anna Gripp
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