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Liebe Besucher:innen 

Die Ausstellung Brian O’Doherty. Phases of the Self  gibt 
einen Einblick in das Schaffen des irisch-amerikanischen 
Künstlers, Kunstkritikers und Schriftstellers Brian 
O’Doherty im Kontext der Sammlung des Kunstmuseum 
Liechtenstein. Der Ausstellungstitel stammt von Brian  
O’Doherty. Er bringt sein offenes Selbst- und Rollenver
ständnis zum Ausdruck, das von grosser gesellschaft
licher Aktualität ist. Erfahrbar wird in der Ausstellung, 
wie sein Schaffen in die künstlerische, kunstkritische 
und schriftstellerische Praxis seiner Zeit eingebettet ist, 
diese spiegelt und persönlich kommentiert.

Brian O’Doherty. Phases of the Self umfasst unter
schiedlich grosse Raumsegmente, getrennt durch ein 
textiles Werk von Charlotte Moth aus der Sammlung 
des Kunstmuseum Liechtenstein. Der quadratische 
Raum hinter dem Vorhang und dessen strahlend 
weisse Wände sind eine Anspielung auf den „White 
Cube“, mit dessen Geschichte und Funktion sich 
O’Doherty in seinen Schriften und seiner künstlerischen 
Arbeit auseinandersetzte. Die ausgestellten Arbeiten 
und Dokumente handeln von seinen künstlerischen 
Anfängen in den 1960er-Jahren in New York und 
zeigen die Bedeutung, welche die Kunstkritik und die 
Konzeptkunst auf die Entwicklung seines Schaffens 
hatten. Die ausgestellten Bücher von O’Doherty und die 
Kunstzeitschriften mit seinen Essays haben denselben 
Stellenwert wie die bildnerischen Werke. Mit Between 
Categories (1957–68) und den beiden Arbeiten The 
Critic’s Boots (1964–65) und Divided Sight (1968) 
können wir Schlüsselwerke des Künstlers zu Fragen der 
Wahrnehmung aus der eigenen Sammlung zeigen. Es 
handelt sich um Arbeiten, die O’Doherty im Verlauf seiner 
langen Karriere immer wieder ausstellte und in seinen 
Ausstellungskatalogen zur Diskussion stellte.

O’Doherty hat stets unterschieden zwischen ihm selbst 
als Individuum und ihm selbst als Künstler und Autor, 
der mit männlichen und weiblichen Pseudonymen 
arbeitet, verschiedene Fährten legt, Spuren auch 
wieder verwischt und sich die Freiheit nimmt, Masken 
aufzusetzen und in unterschiedlichen Rollen aufzutreten, 
die er nicht alle offengelegt hat. In einem Gespräch, 
das O’Doherty im Jahr 2008 nach dem Begräbnis 
seines Alter Egos Patrick Ireland mit Brenda Moore-
McCann führte, antwortete er auf eine Frage, die sein 
Selbstverständnis als Künstler betraf: „Ich habe das 
Selbst nie als eine stabile Grösse aufgefasst, sondern 
als eine fluide, mehrwertige Reihe von Anpassungen an 
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inneren und äusseren Druck, die verschiedene Personae 
hervorbringen. Ich glaube, diese Erfahrung machen  
wir alle. Ich habe einfach einige von meinen – Personae, 
meine ich – wörtlich genommen. Natürlich heisst das 
alles nicht, dass man nicht aufpassen muss, wenn man 
eine belebte Strasse überquert.“

Brian O’Doherty und seiner Frau Barbara Novak danke 
ich für die lange Freundschaft und das Vertrauen, 
das sie mir bei der Vorbereitung dieser Ausstellung 
entgegenbrachten. 

Ich wünsche Ihnen einen anregenden 
Ausstellungsbesuch. 

Roman Kurzmeyer
Kurator
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Brian O’Doherty

Der 1928 in Irland geborene Brian O’Doherty lebt 
und arbeitet seit 1957 als Künstler, Kunstkritiker, 
Filmemacher und Schriftsteller in den Vereinigten 
Staaten. Er hat die Kunstgeschichte in der zweiten Hälfte 
des 20. Jahrhunderts in Nordamerika und in Europa als 
Mitbegründer der Conceptual Art und als Kunstkritiker 
mitgeprägt. Im deutschen Sprachraum ist O’Doherty 
durch sein Buch In der weißen Zelle (1995; engl. Inside 
the White Cube: The Ideology of the Gallery Space, 1986) 
bekannt geworden.

O’Doherty studierte zunächst in Dublin Medizin.  
Mit einem Forschungsstipendium gelangte er an die 
Harvard University. In den 1960er-Jahren arbeitete er 
als Kunstkritiker für die New York Times. In den 1970er-
Jahren war O’Doherty Herausgeber der Zeitschrift Art 
in America. Er lehrte bis in die 1990er-Jahre Film und 
Kunstkritik am Barnard College der Columbia University, 
New York, produzierte Filme über Künstler und hat 
mehrere Bücher zur amerikanischen Gegenwartskunst 
publiziert. 1967 veröffentlichte er Object and Idea. An Art 
Critic’s Journal, 1961–67, einen Band mit seinen gesam-
melten Kunstkritiken, 1974 folgte American Masters. The 
Voice and the Myth. (dt. Kunst in Amerika. Maler unserer 
Zeit). O’Doherty schreibt auch Belletristik. 1992 kam The 
Strange Case of Mademoiselle P (dt. Der merkwürdige 
Fall der Mademoiselle P.) heraus und 1999 der Roman 
The Deposition of Father McGreevy (dt. Aufzeichnungen 
eines Landpfarrers), der 2000 in die engere Wahl für den 
Booker Prize gelangte. Zuletzt erschienen von ihm 2014 
der Roman The Crossdresser’s Secret und 2019 A Mental 
Masquerade. When Brian O’Doherty Was a Female Art 
Critic: Mary Josephson’s Collected Writings. 



* �Zu diesem Werk finden Sie im Besucherheft  
ein Detailbild.

Wenn nicht anders vermerkt: alle Werke aus der 
Sammlung des Kunstmuseum Liechtenstein, Vaduz
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Eine Ausstellung als Bild im Plural

Die Ausstellung Brian O’Doherty. Phases of the Self 
zeigt ausgewählte Werke von Brian O’Doherty im Dialog 
mit Arbeiten aus der Sammlung des Kunstmuseum 
Liechtenstein. Themen der Ausstellung sind das offene 
Selbst- und Rollenverständnis von Brian O’Doherty als 
Person und Künstler, das er in New York im Austausch 
und in enger Freundschaft mit Künstler:innen seiner 
Generation entwickelte, sowie seine theoretische Aus-
einandersetzung mit der Geschichte und Funktion des 
Ausstellungsraums im 20. Jahrhundert. O’Doherty hat 
sich in unterschiedliche Rollen begeben und unter ver-
schiedenen Pseudonymen gearbeitet, um seine Hand-
lungsmöglichkeiten zu erweitern und so sein Œuvre vor 
einer primär biografisch ausgerichteten Rezeption zu 
schützen.

Ausgestellt sind vor allem Arbeiten aus dem konzep
tuellen Frühwerk von O’Doherty sowie Bücher und 
Zeitschriften aus seinem kunstkritischen und literari-
schen Schaffen. Der nach 1945 entstandene Hand-
lungsraum der Kunst, den O’Doherty in seinem Schaffen 
der letzten sechzig Jahre künstlerisch und theoretisch 
erörtert hat, ist in der auf zeitgenössische Kunst aus-
gerichteten Sammlung des Kunstmuseum Liechtenstein 
in besonderer Weise erfahrbar. Sein Schaffen hat dazu 
beigetragen, Ausdruckformen der zeitgenössischen 
Kunst vorzubereiten. 

Jedes Werk, das in der Gegenüberstellung von O’Doherty 
mit Arbeiten weiterer Künstler:innen aus der Sammlung 
wahrgenommen wird, erhält Sinn und Bedeutung durch 
die vergleichende Betrachtung. Eine Ausstellung wie 
diese, bei der die übergreifende Einheit, die Gesamt-
erscheinung der Inszenierung für die Wirkung entschei
dend ist, bezeichnet der Kunsthistoriker Felix Thürle-
mann als „eine besondere Form des Bildes im Plural“.  
Die installative Hängung befördert die vergleichende 
Wahrnehmung der ausgestellten Werke. 
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Brian O’Doherty
1928 in Ballaghaderreen, Irland; lebt in New York

1*
Five Identities, 2002/2022
[5 Identitäten]
Archival Pigment Print auf Alu-Dibond
124.5 × 124.5 cm
Ed. 1/5 + 2 A.P.
The artist, courtesy Galerie Thomas Fischer, Berlin

Brian O’Doherty hat unter verschiedenen Pseudonymen 
gearbeitet. Ab 1972 signierte er seine Arbeiten mit dem 
Namen Patrick Ireland aus Protest gegen die Nord
irlandpolitik des Vereinigten Königreichs bis zur Bildung 
einer nordirischen Regionalregierung und der Wieder-
herstellung des Friedens in Nordirland. Es handelt sich 
um eine von verschiedenen Maskierungen oder Identi-
täten Brian O’Dohertys, neben welcher der Künstler 
bislang ausserdem die Pseudonyme Mary Josephson, 
Sigmund Bode und William Maginn bekannt gemacht 
hat. Unter dem Decknamen Mary Josephson publi-
zierte O’Doherty Kunstkritiken in Art in America zu einer 
Zeit, als er selber Herausgeber der Zeitschrift war. Als 
junger Künstler liess er „Sigmund Bode“ Zeichnungen 
und Gemälde signieren und über sprachphilosophische 
Fragen schreiben. William Maginn, den O’Doherty in 
seinem Roman The Deposition of Father McGreevy als 
Doppelgänger einsetzte, war ein bekannter irischer 
Intellektueller des 19. Jahrhunderts, der seinerseits auch 
unter dem Namen Sir Morgan O’Doherty publizierte. 
2007 beendete Brian O’Doherty einen weiteren, 2014 
unter dem Titel The Crossdresser’s Secret erschienenen 
Roman über eine historische, transgeschlechtliche 
Figur. Die Titelgestalt ist dieses Mal Charles-Geneviève-
Louise-Auguste-André-Thimothée d’Éon de Beaumont 
(1728–1810), besser bekannt als Chevalier d’Éon.

Maskierungen ermöglichen dem Künstler ein komplexes 
Rollenverständnis, weil sie seine Person ins Spiel ein-
beziehen. Vielleicht verwendet O’Doherty selbst seinen 
eigenen Namen als Maskierung – dies jedenfalls legt das 
fotografische Selbstbildnis Five Identities (2002) nahe, 
das neben Maginn, Ireland, Josephson und Bode auch 
O’Doherty zeigt.
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Louise Guerra
2013 gegründet, 2017 aufgelöst

2*
Louise Guerra, 2013–2017
Plattform, Kostüme, Plakate, Publikationen
Dimensionen variabel

Louise Guerra, eine der jüngeren Positionen in der 
Sammlung, setzte sich in ihrer künstlerischen Arbeit 
mit Theorie, Geschichte und Praxis von Kollektivität 
auseinander. Es handelte sich um ein Kollektiv, das von 
2013 bis 2017 mit Ausstellungen und Publikationen 
an die Öffentlichkeit trat. Louise Guerra war eine Figur, 
deren Praxis auf andere Figuren aus unterschiedlichen 
historischen Epochen und verschiedenen Berufen 
verwies. Beispiele sind Louise Michel, Louise Bourgeois, 
Louise Nevelson, Louise Glück, Louise Mack und Louise 
Lawler. Louise Guerra entwickelte eine künstlerische 
Praxis, die auch ästhetische Theorie, Alltagsleben, 
Politik, Wissenschaft und Bildung einbezog. Louise 
Guerra war ein nom de guerre, ein Pseudonym, das es 
den Künstlerinnen, die ihre Arbeiten damit signierten, 
erlaubte, ein Programm zu entwerfen, das umfassender 
war als alles, was ihnen als Autorinnen allein möglich 
gewesen wäre. 

Louise Guerra war wie ein Chor organisiert, in dem 
unterschiedliche Stimmen willkommen waren. Dies 
ermöglichte überraschende Erscheinungen von Kunst, 
die sich oft durch eine unbeschreibliche experimentelle 
Frische auszeichneten und stets die Frage aufwarfen, 
wer da eigentlich zu uns spricht. 

Die ausgestellten Kleidungsstücke wurden von Louise 
Guerra in ihrer aktiven Zeit in Performances getragen 
und in Ausstellungen eingesetzt.  
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Louise Guerras Plattform bietet Platz, um Arbeiten von 
Louise Bourgeois und Paweł Althamer zu zeigen. Dies 
visualisiert den partizipativen Ansatz ihrer Praxis. Neben 
Five Identities (2002/2022) von Brian O’Doherty ist hier 
auch Miss General Idea 1971 (1971)  
zu sehen, der Entwurf einer fiktiven weiblichen Figur 
durch das kanadische Künstlerkollektiv General Idea 
(Felix Partz, Jorge Zontal und AA Bronson).  

General Idea
1967 gegründet in Toronto, 1994 aufgelöst
AA Bronson (geb. Michael Tims): 1946 in Vancouver;
Felix Partz (geb. Ron Gabe): 1945 in Winnipeg, Kanada – 
1994 in Toronto; Jorge Zontal (geb. Slobodan Saia-Levy): 
1944 in Parma, Italien – 1994 in Toronto

3
Artist’s Conception: Miss General Idea 1971, 1971
[Entwurf einer fiktiven Figur: Miss General Idea 1971]
Siebdruck auf Papier
101.5 × 66 cm
Ed. 4/7

Paweł Althamer
1967 in Warschau

4 
Retrospective, 2008
[Retrospektive]
12 Zinnfiguren in massgefertigtem Koffer aus Karton, 
Metallschliessen
8 × 24 × 17.5 cm
Ed. 38/38 + XXV   
Parkett Edition Nr* 82
Hg.: Parkett Verlag, Zürich

Louise Bourgeois
1911 in Paris – 2010 in New York

5
The Fingers, 1968 [Guss 1984]
[Die Finger]
Bronze
2-teilig, Gesamtmass 7.8 × 32.7 × 20.3 cm
Ed. 1/6



11

Brian O’Doherty

6
Divided Sight, 1968
[Geteiltes Blickfeld]
Metall, Spiegel, Farbe
16.5 × 9 × 7.5 cm

Die Mini-Skulptur Divided Sight (1968) erinnert an ein 
Modell, an dem wahrnehmungstheoretische
Sachverhalte erläutert und überprüft werden können, 
wie O’Doherty sie später in seinen Texten zum White
Cube wieder aufgreifen wird.
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Saâdane Afif
1970 in Vendôme, Frankreich

7*
The Fountain Archives, 2008–2019
[Das Fountain Archiv]
Bedruckte Seiten, entnommen aus Publikationen, 
gerahmt
45-teilig, Dimension variabel

Zu sehen sind Arbeiten aus der Serie The Fountain 
Archives (2008–2019) von Saâdane Afif, die sich mit 
der Wirkungsgeschichte des Readymade Fountain 
(1917) von Marcel Duchamp auseinandersetzt. Dieses 
Readymade ist lediglich in einer Fotografie von Alfred 
Stieglitz überliefert. Das Archiv von Afif umfasst  
1001 Publikationen, in denen Fountain abgebildet 
und besprochen ist. Er bezieht sich mit der Anzahl von 
archivierten Drucksachen auf die literarische Tradition 
der Schachtelgeschichten wie in Tausendundeine 
Nacht. Afif hat aus den Publikationen die Seite mit 
der Abbildung des Readymades herausgetrennt 
und jede dieser Seiten einzeln gerahmt. Die Person 
Marcel Duchamp und sein Schaffen waren für die 
Werkentwicklung von Brian O’Doherty von grosser 
Bedeutung.

Joseph Beuys
1921 in Krefeld – 1986 in Düsseldorf

8
Filzanzug, 1970
Filz, gestempelt
ca. 170 × 60 cm
Ed. 91/100 + 10 H.C.
Hg.: Galerie René Block, Berlin

Joseph Beuys wählte für den Filzanzug (1970) eine an 
den eigenen Körpermassen orientierte Visualisierung 
seiner plastischen Theorie als Kleidungsstück. Das 
Material bringt die Polarität und Unvereinbarkeit von 
Isolation und Schutz zum Ausdruck. Das Ästhetische und 
die Welt werden in einem sich gegenseitig spiegelnden 
Prozess der Reflexion erfahrbar.
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Matts Leiderstam
1956 in Göteborg, Schweden

9
He & She, 2000
[Er & Sie]
Cibachrome
2-teilig, je 140 × 106 cm
Ed. 1/6 + 1 A.P.

„Dieses Werk Matts Leiderstams besteht aus zwei 
Fotografien von alten Gemälden, die miteinander 
gezeigt werden. Auf einer Staffelei sehen wir jeweils ein 
ungerahmtes Gemälde, welches das Porträt einer Person 
zeigt: links einen Mann, rechts eine Frau. Es handelt 
sich bei diesen Gemälden um Werke des finnischen 
Malers Isak Wacklin (1720–1758), die Samuel Wacklin, 
den Bruder des Künstlers, einen Vikar, und dessen Frau 
Elisabeth zeigen. Beide Gemälde sind 1755 entstanden. 
Widmet man sich dem Studium der Gesichtszüge, so 
sticht deren frappante Ähnlichkeit ins Auge. Würde man 
nur die Gesichter selbst sehen, würde es schwerfallen, 
den Unterschied zwischen Mann und Frau auszumachen, 
und die Frage stellt sich, ob die beiden Porträtierten 
miteinander verwandt waren. Oder war es etwa so, dass 
der Maler sein eigenes Gesicht als Grundlage für diese 
Porträts genommen hat?“  

Friedemann Malsch

Kimsooja
1957 in Daegu, Korea

10*
Encounter – Looking into Sewing, 1998–2011
[Begegnung – Sehen als Nähen]
Gebrauchte Koreanische Betttücher, Schaufensterpuppe
165 × 80 × 80 cm
Erworben mit Mitteln der Stiftung Freunde des 
Kunstmuseum Liechtenstein

„Meine Absicht war, eine Spannung zwischen dem 
Publikum und der uneindeutigen Figur, dem skulpturalen 
Objekt, zu erzeugen. Das Publikum betrachtete die Figur 
und wartete auf eine Performance – aber es bewegte 
sich nichts.“ 

Kimsooja
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Erik Steinbrecher
1963 in Basel

11*
Maler, 2013
Mannequin, Hemd, Körperfarbe
Höhe 175 cm

12
Nasen, 2013/2020
PVC, Gips, Epoxidharz, Acrylspray, Klebeband
Dimensionen variabel

Der Maler (2013) von Erik Steinbrecher hat ein 
männliches Unterteil und einen weiblichen Oberkörper, 
bedeckt durch ein mit Farbe beschmiertes Sporthemd. 
Bei Steinbrechers Nasen (2013/2020), die vor der 
Figur auf dem Boden ausgestellt sind, handelt es sich 
um eine kleine Gruppe von Aufstecknasen, einerseits 
Gipsabgüsse seiner Nase, andererseits industriell 
gefertigte, durchgefärbte, rote Clownsnasen, die er 
aussen weiss bemalte, um den Eindruck zu erzeugen, die 
Nasen seien umgestülpt. Das bereits durch die Skulptur 
umrissene Themenfeld – das Rollenbild des Künstlers, 
fehlende oder zugeschriebene Identität, das Kunstwerk 
als unabgeschlossener bildnerischer Prozess – wird 
durch diese Objekte vertieft. 
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Charlotte Moth
1978 in Carshalton, UK

13*
Behind every surface there is a mystery: a hand 
that might emerge, an image that might be kindled, 
or a structure that might reveal its image, #10, 
2016/2022
[Hinter jeder Oberfläche verbirgt sich ein Geheimnis: 
eine Hand, die in Erscheinung treten kann, ein Bild, das 
sich entzünden kann, oder eine Struktur, die ihr Bild 
zeigen kann, #10]
Fahnentuch (Trevira CS), Paillettenstoff
395 × 1230 cm

Brian O’Doherty. Phases of the Self umfasst zwei, 
durch einen Vorhang voneinander abgetrennte, 
unterschiedlich grosse Raumsegmente, die seitlich 
nur an einer Stelle miteinander verbunden sind. Der 
zweilagige Vorhang, dessen Vorder- und Rückseite sich 
in Farbe und Gewebeart unterscheiden, ist ein Werk 
von Charlotte Moth. Die Arbeit gelangte 2016 anlässlich 
der Einzelausstellung der Künstlerin im Kunstmuseum 
Liechtenstein in die Sammlung. Mit der Unterstützung 
von Charlotte Moth, die sich seit längerem mit Brian 
O’Doherty und insbesondere mit seinen Schriften zum 
White Cube befasst, wurde der Vorhang an die neuen 
räumlichen Begebenheiten im Kunstlichtsaal des 
Museums angepasst. Die umgehbare Arbeit von Moth 
erstreckt sich in Zeit und Raum und dient als Hintergrund 
gleich einem Resonanzraum, ein Aspekt, der tragend für 
das Werk der Künstlerin ist. In den durch den Vorhang 
voneinander abgetrennten Ausstellungsbereichen wird 
das Schaffen von O’Doherty aus unterschiedlicher 
Perspektive dargestellt. Die Ausstellung hat somit 
zwei Ansichten, die zusammengehören, aber optisch 
voneinander getrennt erscheinen.
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Walter Benjamin
1950 in Jugoslawien

14
Walter Benjamin: „Mondrian ’63–96“, lecture,  
„TV Gallery“, 1987
[Walter Benjamin: „Mondrian ’63–96“, Vortrag]
Video, Farbe, Ton, 22:33 min 

15*
Piet Mondrian: „Five Compositions“, 1963–1996, 
n.d.
[Piet Mondrian: „Fünf Kompositionen“, 1963–1996]
Acryl auf Leinwand 
5 Gemälde: 2 Teile je 45 × 45 cm, 2 Teile je 50 × 50 cm, 
40 × 31 cm
Dimensionen variabel

In seinen Schriften gibt sich Goran Ðorđević als Double 
des deutschen Philosophen und Kunsttheoretikers 
Walter Benjamin aus. Unter diesem Namen arbeitet und 
spricht er seit 1986 über Kunst, Museen, Originalität und 
Kunstgeschichte.

Kunst- und Werkbegriffe haben sich im Verlauf der 
Geschichte immer wieder verändert. Kunst ist für 
Ðorđević keine universelle Kategorie, sondern eine 
Erfindung der westlichen Kultur, genauso wie die 
Institution Kunstmuseum, die in ihrer heutigen Form 
erst seit der Französischen Revolution existiert. 
Kunstmuseen verwandeln sich seiner Auffassung nach 
aktuell in Orte, an denen über Kunst nachgedacht und 
die Geschichte der Kunst wie in ethnografischen Museen 
dargestellt und verhandelt wird. Die Vergangenheit, 
insbesondere die Moderne, wird neu bewertet: Die 
Kunst des 20. Jahrhunderts wird zum Reservoir, aus 
dem Anregungen für die Erneuerung geschöpft werden. 
Nicht in erster Linie die ästhetische Erfahrung des 
autonomen Kunstwerks, sondern das Ästhetische und 
dessen Geschichtlichkeit stehen für ihn im Zentrum der 
zukünftigen Auseinandersetzung mit Kunstwerken. 
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Brian O’Doherty

16*
The Critic’s Boots, 1964–65
[Die Stiefeletten des Kritikers]
Leder, Zeitung, Karton
Gesamtmass 17 × 45.7 × 45.7 cm
Schuhgrösse 10

The Critic’s Boots spiegelt einen Moment der beruflichen 
Entwicklung von O’Doherty und ist ein Selbstbildnis als 
Kunstkritiker. Sowohl die Schuhe als auch das flache 
Podest sind vollständig mit Zeitungsausschnitten 
beklebt. Es handelt sich um Ausstellungsbesprechungen, 
die O’Doherty für die New York Times verfasste. Die 
Schuhe trug er, als er in New York als Kunstkritiker 
unterwegs war. Mit dieser Arbeit nahm der Künstler 
seinen Abschied vom Tagesjournalismus vorweg, den 
er 1967 mit dem Sammelband Object and Idea vollzog. 
Die Artikel des präzisen Beobachters handeln von der 
Aufbruchsstimmung, aber auch von den Animositäten 
und Konflikten innerhalb der kleinen New Yorker 
Kunstszene, in deren Zentrum er sich bewegte. Die 
Zielkonflikte, die sich für ihn aus seiner Doppelrolle 
als Künstler und Kunstkritiker ergaben, wirkten sich 
zunächst hemmend auf die Wirkungsgeschichte des 
Künstlers O’Doherty aus, prägten sein Schaffen aber 
zugleich auf interessante und positive Weise. Die 
Reflexion des Ästhetischen ist eine der Kernaufgaben 
von Kunstkritiker:innen, sie kann aber auch, wie The 
Critic’s Boots zeigt, Thema der künstlerischen Arbeit 
selbst sein.
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Marcel Broodthaers
1924 in Brüssel – 1976 in Köln

17
La Signature de l’artiste, 1972
[Die Signatur des Künstlers]
Adressbuch, Hut, Papprolle, 4 Rauchbomben,  
3 Schreibhefte in Vitrine
Vitrine 80 × 150 × 55 cm

Thema dieser Arbeit von Marcel Broodthaers, der sich 
wie O’Doherty an Philosophie und Linguistik orientierte, 
ist die Signatur des Künstlers und damit die Frage nach 
den Bedingungen für Autorschaft. 

Marisa Merz
1926 in Turin – 2019 in Turin

18* 
Scarpette, 1968
[Schühchen]
Nylonschnur
2-teilig, je 5 × 22 × 7 cm

19
Testa, 1987–88
[Kopf]
Ungebrannter Ton, Gips, Farbe
29 × 14.5 × 17.2 cm

Marisa Merz befasste sich in ihren Installationen mit dem 
begehbaren und optisch wahrnehmbaren Innenraum,  
in ihren plastischen Werken und den Zeichnungen 
dagegen mit den Organen, die Wahrnehmung überhaupt 
erst ermöglichen: Füsse, Hände, Gesicht, Mund, Nase, 
Ohren, Augen. Einem grösseren Publikum bekannt 
geworden ist sie ab den späten 1980er-Jahren mit 
kleinen aus Erde, Ton und Wachs modellierten und mit 
Pastellfarben kolorierten Köpfen. Die Scarpette konnten 
von der Künstlerin (insbesondere in Aktionen) getragen 
werden, sie zeigte sie aber auch in Ausstellungen.
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 Joseph Cornell
1903 in Nyack, NY – 1972 in New York

20*
Métaphysique d’Ephéméra: NOVALIS, 1941
Holzbox, Glas, Samt, Feder, Taschenuhrgehäuse,  
Papier, Garn
20.5 × 11.3 × 6.6 cm 

21
Brian O’Doherty, „Joseph Cornell. Outsider on the  
Left“, in: American Masters: The Voice and the Myth,  
New York 1974
Sammlung Lithops

Brian O’Doherty, „Joseph Cornell“, in: Post-War  
American Art. The Novak/O’Doherty Collection,  
Ausst.-Kat. Irish Museum of Modern Art, Dublin 2010
Sammlung Lithops

Von Joseph Cornell (1903–1972), dem Brian O’Doherty 
in American Masters: the Voice and the Myth ein 
eigenes Kapitel gewidmet hat, zeigen wir Métaphysique 
d’Ephéméra: NOVALIS (1941) und selbstverständlich 
auch die Publikation mit den Künstlerporträts von  
Hans Namuth, die zu den Standardwerken der US- 
amerikanischen Kunstgeschichte zählt. 

Das Werk referiert auf den Dichter Novalis, ein 
Pseudonym, unter dem Georg Philipp Friedrich Freiherr 
von Hardenberg (1772–1801) publizierte.
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Brian O’Doherty

22*
Aspen 5+6, 1967
28 nummerierte Teile: 1 Box mit 27 nummerierten 
Objekten: 1 Inhaltsverzeichnis, 1 Buch mit 3 Texten,  
1 Super-8-Filmrolle mit 4 Filmclips, 5 Schallplatten mit 
11 Aufnahmen, 8 Modelltafeln aus Karton, 10 gedruckte 
Texte, 1 Mappe mit 6 Werbeanzeigen
Box: 20.3 × 20.3 × 5.1 cm
Redaktion und Gestaltung von Brian O’Doherty,  
Art Direction von David Dalton und Lynn Letterman. 
Publiziert im Herbst/Winter 1967 bei Roaring Fork 
Press, New York City.

23
Art Since 1945, 1975
[Kunst seit 1945]
2-teiliges Kunstwerk mit einem Buchobjekt und  
einem dazugehörigen Text
Buchobjekt: Holz, mit Acrylfarbe in Weiss, Schwarz,  
Grau und Blaugrau bemalt; auf der Vorderseite und auf 
dem Rücken aufgeklebte Kunststofflettern in Schwarz
Text: Schreibmaschine auf drei DIN-A4-Briefbögen 
(Maschinenvelinpapier)
Buchobjekt: 27.6 x 21 x 5 cm
3-teiliger Text gesamt: 28 x 62.8 cm
Staatliche Graphische Sammlung München

24
Lucy R. Lippard, Six Years: The dematerialization  
of the art object from 1966 to 1972, London 1973 
Sammlung Lithops

Als junger Künstler hatte Brian O’Doherty die Grund-
sätze der Conceptual Art verinnerlicht, die sein gleich-
altriger Künstlerfreund Sol LeWitt 1967 unter dem 
Titel „Paragraphs on Conceptual Art“ in der Kunstzeit-
schrift Artforum formuliert hatte. Die Konzeptkunst 
hatte ihr Momentum in jenem Jahrzehnt, in dem vor 
allem in Frankreich intensiv über Fragen der Autor-
schaft debattiert wurde. Michel Foucault hielt 1969 am 
Pariser Collège de France vor Mitgliedern der Franzö-
sischen Gesellschaft für Philosophie einen Vortrag, der 
im selben Jahr publiziert und unter dem Titel Was ist ein 
Autor? weltweit bekannt wurde. „Der Tod des Autors“ 
von Roland Barthes, der zweite wichtige Beitrag zu der 
Debatte, veröffentlichte O’Doherty 1967 in der Zeit-
schrift Aspen. Barthes kritisiert ein Literaturverständnis, 
das die Bedeutung eines literarischen Textes in erster 
Linie aus der Biografie des Autors herleitet. Aspen 5+6 



30



31

(1967) war ein Magazin, das als Schachtel erschien.  
Die Box enthält künstlerische, literarische, musikalische 
und wissenschaftliche Beiträge unter anderem von 
George Kubler, Susan Sontag, Samuel Beckett, William 
S. Burroughs, Alain Robbe-Grillet, John Cage, Morton 
Feldman, Tony Smith und Marcel Duchamp, unter denen 
einige aufzeigten, dass Autorschaft auch ausserhalb des 
akademischen Diskurses neu zur Diskussion stand.

Brian O’Doherty

25*
Scenario for Black: A Structural Film, 1967
[Szenario für Schwarz: Ein struktureller Film]
Transparentes Buch, Tuschezeichnung auf 
Millimeterpapier
Buch 28 × 23 × 4.5 cm
The artist, courtesy Galerie Thomas Fischer, Berlin

„Jede Seite ist für sich genommen ein ansehnliches 
und ziemlich geheimnisvolles ,Gemälde‘ – unbeständig, 
flüchtig; ausserdem gibt es ein ,malerisches‘ Spiel 
zwischen klaren und opaken Oberflächen. Die 
Gespenster all der anderen ,Gemälde‘ lauern hinter den 
sichtbaren, im Schatten der zukünftigen Zeit.“

 
 Lucy Lippard
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Brian O’Doherty und Patrick Ireland
1972–2008

26
Documentation of Performance Entitled Name 
Change, 1972
[Dokumentation der Performance mit dem Titel 
Namensänderung]
5 Fotografien, bemalter Mantel und Zertifikat
Dimensionen variabel
Collection Irish Museum of Modern Art, Dublin,  
Gordon Lambert Trust, 1992 

27
Name Change, 1972
[Namensänderung]
Fotografie, Tusche- und Gouachezeichnungen  
auf Papier, maschinengeschriebene Papiercollage  
auf Plakatkarton 
71 × 152 cm
Collection Irish Museum of Modern Art, Dublin, 
purchased, 2020

28*
Dokumente zur Performance Name Change (1972) und 
dem Begräbnis von Patrick Ireland in Dublin (2008).

Am 20. Mai 2008 wurde der irische Künstler Patrick 
Ireland im Park des Irish Museum of Modern Art in 
Dublin zu Grabe getragen. Geboren wurde er am 29. 
November 1972 als Alter Ego von Brian O’Doherty. Der 
irisch-amerikanische Künstler hatte nach dem 30. Januar 
1972 beschlossen, den Namen Patrick Ireland anzu-
nehmen. An jenem Sonntag, der als „Bloody Sunday“ 
in die irische Geschichte eingegangen ist, hatten bri-
tische Soldaten im nordirischen Derry während einer 
Demonstration unbewaffnete irische Zivilisten getötet. 
Aus Protest gegen die britische Nordirlandpolitik gab 
O’Doherty bekannt, er werde bis zur Wiederherstellung 
der Bürgerrechte seine Arbeiten mit „Patrick Ireland“ 
signieren und nicht in Grossbritannien ausstellen. Patrick 
Ireland war also nicht nur ein Pseudonym, sondern ein 
nom de guerre. 

Die Beisetzung von Patrick Ireland bildete den Abschluss 
jener Performance, die unter dem Titel Name Change 
ihren Anfang nahm. Vermummt und weiss gekleidet 
unterzeichnete Brian O’Doherty damals zunächst eine 
Urkunde zur Namensänderung, wurde danach von den 
Künstlern Robert Ballagh und Brian King auf einer Bahre 
liegend zum Publikum getragen, wo der eine Träger 
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den liegenden Körper vom Kopf ausgehend mit oranger 
Farbe und der zweite ihn vom Fussende her mit grüner 
Farbe bemalte. Es sind die Farben der irischen Flagge –  
Grün, Weiss, Orange –, die sich auf dem vor einem weis-
sen Hintergrund ausgestreckten Körper vermischten. 
Seither wurde jede Ausstellung mit Werken von Brian 
O’Doherty unter dem Namen von Patrick Ireland ange-
kündigt, und jedes Mal stand damit auch die offene 
Nordirlandfrage zur Diskussion.

Brian O’Doherty

29 
Piero in Ireland, 1957
[Piero in Irland]
Tusche und altes Familienfoto auf Papier 
61 × 45.8 cm
Loan courtesy of the artist and Brenda Moore-McCann, 
Irish Museum of Modern Art, Dublin

30
Between Categories, 1957–68
[Zwischen Kategorien]
Handschriftlicher und maschinengeschriebener Text auf 
Papier; Tinte auf Papier; Zeichnungen, collagiert  
auf Karton montiert
3-teilig, je 93 × 119 cm

31
Plato’s Cave, 1995
[Platos Höhle]
Schwarz-Weiss-Fotografie und Druck auf Karton
55 × 75.5 cm
Loan courtesy of the artist and Brenda Moore-McCann, 
Irish Museum of Modern Art, Dublin

32
Negative Siege, 1970
[Negative Belagerung]
Holz, poliertes Aluminium
20 × 19 × 6.5 cm
The artist, courtesy Galerie Thomas Fischer, Berlin

33
Trying to Make a Cube, 1978
[Versuch, einen Würfel zu machen]
Farbige Tinte auf Papier
58 × 73 cm
The artist, courtesy Galerie Thomas Fischer, Berlin
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Sol LeWitt
1928 in Hartford, CT – 2007 in New York

34 
Cube, 1999
[Würfel]
Gouache auf Papier
57.5 × 38.5 cm

35
Cube, 1999 
[Würfel]
Gouache auf Papier 
57.2 × 38.1 cm 
Amt für Briefmarkengestaltung

Brian O’Doherty

36
Dokumente, Bücher und Zeitschriften zum Schaffen  
von Brian O’Doherty

In den 1970er-Jahren war Brian O’Doherty Herausgeber 
der Zeitschrift Art in America. Er hat mehrere Bücher 
zur amerikanischen Gegenwartskunst publiziert. 
Wahrnehmungsfragen stehen im Zentrum seines 
künstlerischen und theoretischen Schaffens.
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Die Person und das Werk von Duchamp übten auf 
die Generation von O’Doherty eine grosse, aber auch 
ambivalente Faszinationskraft aus. Sie stimulierten deren 
Arbeit, waren Ärgernis und Herausforderung zugleich. 
Wir treffen in diesem Kapitel der Ausstellung auf die 
Auseinandersetzung des Künstlers mit dem Kunstbegriff 
von Marcel Duchamp und auf eine Auswahl von Arbeiten 
aus dem Schaffen Duchamps, darunter La Mariée mise  
à nu par ses célibataires même [Boîte Verte] (1934) und  
À l’Infinitif [The White Box] (1967). 

Brian O’Doherty

37*
Portrait of Marcel Duchamp, 2012
[Porträt von Marcel Duchamp]
Faksimiledruck, collagiert auf Papier
44.5 × 35.5 cm
Ed. 21/25 + 5 A.P.
Gedruckt und publiziert bei Stoney Road Press, Dublin

38
Duchamp Boxed, 1968
[Duchamp in der Box]
Mehrteiliges Kunstwerk mit Elektrokardiogramm in einer 
Schachtel
Elektrokardiogramm in schwarzer Farbe auf weissem 
Millimeterpapier, auf einer Papprolle; eingelegt in 
einer Schachtel mit Innenausstattung. Schachtel und 
Innenausstattung aus Pappkarton, bemalt in Grau, 
Dunkelblau, Hellblau und Rot
Schachtel geschlossen: 10.8 x 5.5 x 3.5 cm
Staatliche Graphische Sammlung München, 
Dauerleihgabe von PIN. Freunde der Pinakothek der 
Moderne, München

Ein früher Werkzyklus von O’Doherty bezieht sich 
auf Marcel Duchamp, der nach anfänglichem Erfolg 
in den Vereinigten Staaten schon als junger Künstler 
in Europa beinahe in Vergessenheit geraten war und 
erst in den 1960er-Jahren von einer viel jüngeren 
Künstlergeneration als Pionier konzeptueller 
künstlerischer Verfahren wiederentdeckt wurde. 

Während einer von O’Doherty und seiner Frau, der 
Künstlerin und Kunsthistorikerin Barbara Novak, am 
4. April 1966 ausgerichteten Abendeinladung bat 
O’Doherty darum, Duchamps Herzfrequenz aufzeichnen 
zu dürfen. Duchamp stimmte zu und liess ihn ein 
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Elektrokardiogramm (EKG) anfertigen. O’Doherty hatte 
die Absicht, ein Porträt des Freundes zu schaffen, das 
Duchamp, den Autor von „sterblichen Werken“, wie er 
selbst gern behauptete, über den Tod hinaus in einem 
Kunstwerk als Trugbild am Leben erhalten würde. 
O’Doherty animierte die aufgezeichnete Herzaktivität 
mit einfachsten technischen Mitteln in einer kinetischen 
Arbeit.

Jacques Villon (Gaston Duchamp)
1875 in Damville, Frankreich – 1963 in Puteaux bei Paris

39
Portrait de Marcel Duchamp, um 1950
[Porträt von Marcel Duchamp]
Gouache, Aquarell und Tusche auf Papier
26.8 × 20.8 cm

Marcel Duchamp
1887 in Blainville-Crevon, Frankreich – 1968 in Neuilly-
sur-Seine, Frankreich

40
La Mariée mise à nu par ses célibataires même 
[Boîte Verte], 1934
[Die Neuvermählte/Braut von ihren Junggesellen nackt 
entblösst sogar (Grüne Box)]
Kartonbox mit Samt überzogen, enthält 94 Faksimiles 
von Zeichnungen und Notizen zu Duchamps Grossen 
Glas
33.3 × 28 × 2.5 cm 
Ed. 256/300 + XX
Publiziert von Édition Rrose Sélavy, Paris, 1934

41
À l’Infinitif [The White Box], 1967
[Im Infinitiv (Die weisse Box)]
Plexiglasbox mit 79 Faksimiles von Notizen zum Grossen 
Glas, Reproduktion von Glider Containing a Water Mill in 
Neighboring Metals auf dem Cover, Siebdruck auf Vinyl 
auf Plexiglas
33 × 28.5 × 4 cm
Ed. 141/150
Publiziert von Cordier & Ekstrom, Inc., New York, 1967
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42
La Boîte-en-valise, 1968
[Die Box im Koffer]
Kartonbox mit Leder- und Leineneinband, enthält  
80 Repliken und Reproduktionen der Werke Duchamps
38.5 × 41.9 × 9.9 cm
Ed. Serie G (Nr. 296–311) 

43
„Note pour Kiesler“ mit Skizze des „Grünen 
Lichtstrahls“, 1947
Faksimiledruck; einzige erhaltene Skizze  
von Duchamp zu dem verlorenen Werk Le Rayon vert
20 x 12.2 cm

44
Le Rayon vert, 1947
[Der grüne Lichtstrahl]
Silbergelatine-Abzug, Foto von Denise Bellon, Abzug 
1981; Aufnahme der Installation Le Rayon vert in  
der Ausstellung Exposition internationale du Surréalisme. 
Le Surréalisme en 1947, Paris, 1947, ca. 16–28 cm  
im Durchmesser, entworfen von Duchamp und 
ausgeführt von Frederick Kiesler.
17.7 × 17.9 cm

Denise Bellon
1902 in Paris – 1999 in Paris

45 
Blick in den „Saal des Aberglaubens“  
in der Ausstellung Exposition internationale  
du Surréalisme. Le Surréalisme en 1947, 1947 
(Abzug 1981)
Silbergelatine-Abzug
Links angeschnitten Der grüne Lichtstrahl  
von Marcel Duchamp
24 × 17.8 cm



40



41

Brian O’Doherty

46
One, 2003
[Eins]
Liquitex auf Leinwand
183 × 183 cm
Sammlung Würth

47*
Structural Play: Vowel Grid, 1970/1998
[Strukturelles Stück: Vokal-Raster. Aus einer Reihe von 
Performances, die als Structural Plays bekannt sind]
Video, Farbe, Ton, 15:43 min, Performance im Grianán 
Fort, Donegal, 1998
The artist, courtesy Galerie Thomas Fischer, Berlin

„Die Worte lauten EINS HIER JETZT. Die Sprache war 
Ogham, eine frühe christliche Adaptation des römischen 
Alphabets durch die Kelten. EINS hat offenkundig mit 
der Einheit, dem Absoluten zu tun. HIER hat mit der 
Position zu tun, also mit dem Geist der Komposition. 
JETZT liess Vergangenheit und Zukunft in die Gegenwart 
zusammenfallen.“ 

Brian O’Doherty
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Latifa Echakhch
1974 in El Khnansa, Marokko

48* 
Erratum, 2004/2022
Zerbrochene Teegläser
Dimensionen variabel

O’Doherty deutete die Kunst der Nachkriegsmoderne 
mit ihren experimentellen, installativen Werkformen als 
eine, die sich gegen die Dominanz der Malerei und gegen 
den White Cube richtete. Die Wiederaufführung der 
Installation Erratum (2004/2011) von Latifa Echakhch 
führt die unabgeschlossene Debatte in die Gegenwart 
und zeigt, wie eine jüngere Generation den White Cube 
(und die Kunstgeschichte) als Resonanzraum nutzt, in 
dem kulturelle Identität mit künstlerischen Verfahren 
untersucht werden kann. Echakhch bezieht sich mit ihrer 
Arbeit auf das Splashing Piece (1968) von Richard Serra. 
Sie verwendet nicht flüssiges Blei wie Serra, sondern 
„marokkanische“ Teegläser aus meist asiatischer 
Produktion, um die ikonische Arbeit kulturell neu zu 
verorten.
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