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Das inszenierte Echo

Ricarda Roggan im Gesprach mit Ute Noll

Ricarda Roggan (*1972) gehort zu den wichtigsten deutschen Fotogra-
finnen der jiingeren Generation. lhre fotografischen Serien zeigen aus-
gedientes Mobiliar wie alte Schultische und Stiihle, demolierte Autos und
kaputte Videospielautomaten aus den 1980er Jahren. Alltdgliche Ge-
genstédnde stellt Roggan in den Mittelpunkt ihrer Betrachtung, Dinge, die
zuvor vernachldssigt oder aussortiert worden sind. Oder, wie in ihrer
jiingsten Serie , Apokryphen”, Gegenstinde, die, einst von Schriftstellern,
Komponi und Phil im Alltag benutzt, heute in Museen,
Sammlungen und Archiven aufbewahrt werden. Darunter die Taschenuhr
des Philosophen Martin Heidegger (1889-1976), das Brotmesser des
Autors David Friedrich Strauf3 (1808-1874) oder die Stimmgabel des
Komponisten Carl Maria von Weber (1786 — 1826).

Ricarda Roggan nimmt sich all dieser Gegensténde auf ernsthafte Art und
Weise an, lost sie aus ihrer Umgebung heraus und weist ihnen Platz auf
einer leeren Biihne zu, die sie eigens fiir den jeweiligen Gegenstand
entworfen, zurechtg t oder altet hat. So entsteht eine
Konzentration auf das Objekt, die noch verdichtet wird, indem Roggan
Objekt und Biihne hermetisch vor der ablenkenden AufSenwelt ver-
schlief3t. Sie erzeugt Bilder, in denen das Objekt sich entfaltet, eine stille
Magie ausstrahlt. Und so hat dieser Gegenstand im Bild gar die Kraft, den
Blick des Betrachters auf sich zu bannen, sich dem Betrachter wie eine
stolze Personlichkeit zu prasentieren und sogar Widerhall in ihm her-
vorzurufen. Nicht nur Gegenstande, sondern auch Waldstiicke, Dachbo-
den oder Hohleneingange fotografiert Roggan nach diesem Prinzip.

Aus mehr als 160 Bewerbungen
ausgewdhlt, ist Ricarda Roggan
seit dem Wintersemester 2013/
2014 Professorin an der Staatli-
chen Akademie der Bildenden
Kiinste Stuttgart. Sie leitet die
neue Klasse fiir Fotografie im

Dinl d Rildend.

Kunst. Im Studiengang Kommu-
nikationsdesign am Fachbereich
Design gib es bereits seit 1997
eine Professur fiir Fotografie, die
hat Alfred Seiland inne.

Ich habe Ricarda Roggan kurz vor
ihrem ersten Rundgang an der
Kunstakademie im Juli 2014 in Stuttgart getroffen. Es herrscht eine kon-
zentrierte, belebte Arbeitsat
struktiven Dialog mit ihrer Professorin, besprechen Auswahl und Hangung
ihrer Arbeiten. Sie sind dankbar iiber die Berufung, wertschétzen ihre zu-
gewandte, einfiihlsame, doch ebenso bestimmte Art, fiihlen sich bei ihr
gut aufgehoben. Und auch Ricarda Roggan vermittelt glaubwiirdig, dass
sie sich wohl fiihlt mit ihrer Klasse, mit ihren neuen Kolleginnen und Kol-
legen und der in Petra von Olsch ki, die seit ihrer Ernennung
mit ihrem k ischen Fiihrungsstil die Hochschule
sehr positiv pragt. Durch Ricarda Roggan ist die Stuttgarter Akademie in-
teressanter geworden fiir das Fotografiestudium. Zwar gibt es in der Bil-
denden Kunst nur eine Professur, die aber ist besetzt mit einer Profes-
sorin, die den Studierenden fiir ihre Entwicklung den nétigen
kiinstlerischen Freiraum gewdhrt, eine kontinuierliche, ernsthafte
Betreuung erwarten ldsst und nationale und internationale Netzwerke
spinnt. Und dabei noch eine schier unerschopfliche Energie hat, ihre
eigene kiinstlerische Arbeit, ihre Ausstellungen und Publikationen vor-
anzutreiben. So sprach ich fiir den zweiten Teil des Interviews Ricarda
Roggan kurz vor ihrer Ausstellungseréffnung ,Echo” in Hannover.
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Ute Noll: Wie fiihlt es sich an, mit
42 Jahren bereits eine so umfang-
reiche Ausstellung zu prasentieren?
Ist das eine Retrospektive Ihres bis-
herigen Schaffens?

Ricarda Roggan: Es fiihlt sich ex-
zellent an, allerdings ist es keine
Retrospektive, ganz ausdriicklich
keine Retrospektive. Zwar werden
recht viele meiner Arbeiten gezeigt,
ein Uberblick iiber die Serien der
vergangenen Jahre, also etwa seit
2000. Aber es ist keine Retrospek-
tive. So alt bin ich noch nicht. Die
Raumlichkeiten ermdglichen es,
dass die Ausstellung sehr umfang-
reich ist.

Die Ausstellung hat Ute Stuffer
kuratiert. Wie kann man sich die
Zusammenarbeit vorstellen?

Es war eine wunderbare Zusam-
menarbeit mit Ute Stuffer. Die Han-
gung der Ausstellung lag vollig in ih-
rer Hand. Das war fir mich ein sehr
schoner Moment, ich mag es, wenn
jemand die Hangung tibernimmt,
das anders organisiert und mich
dann mit Zusammenhéangen tiber-
rascht, die ich nie in meinen Bildern
vermutet oder so gesehen hitte.

Meinen Sie damit, dass durch die
Hingung und die Lichtverhiltnisse
im Raum gewisse Dinge unterstiitzt
werden, wie diese stille Magie und
das Strahlen in lhren Motiven?

Ja, genau. Die Freude des Kiinstlers
verdoppelt sich, wenn man merkt,
dass die Bilder bei der Hangung ge-
nauso sorgféltig in einen Raum ge-
setzt werden, wie man es als Kiinst-
ler bei seiner Arbeit getan hat. Das
meine ich mit Dopplungs- oder
Spiegelungseffekt der Methode.

Sie riicken sehr oft Gegenstinde in
den Mittelpunkt der Betrachtung,
Dinge, die sonst vernachldssigt wer-
den, wie ausrangiertes Mobiliar
oder Schrott-Autos. Was verbinden
Sie denn mit diesen Dingen, die Sie
auswihlen?

Nun, das lisst sich nicht so exakt in
Worte fassen. Es ist fiir den Gegen-
stand die letzte Gelegenheit, etwas
zu erzihlen, nicht zu viel und auch
nicht alle Anekdoten, die will ich
gar nicht wissen, aber zu zeigen:

Ich bin da gewesen, ich bin hier.
Manche Rezensenten sehen darin
eine Methode zur Rettung der
Dinge, sagen, dass ich eine Art Pa-
radies eingerichtet hatte, wodurch
diesen Dingen zu einer Ewigkeit
verholfen wird. Das klingt wie eine
biblische Metapher, ich finde das
ganz amliisant.

Hat sich lhre Kunst im Laufe der
letzten fiinfzehn Jahre aus lhrer
Sicht verdndert? Ist lhnen manches
wichtiger, manches weniger wich-
tig geworden, und wie hat sich lhre
kiinstlerische Praxis verdandert?

Das kénnen andere deutlicher be-
urteilen als ich. Aber in meiner
Wahrnehmung, wiirde ich sagen,
hat sich meine kiinstlerische Praxis
eigentlich nicht grol verdndert, das
ist ja immer derselbe Handwerks-
kasten, den ich dabei habe. Darin
habe ich immer dieselben Mittel
und Méglichkeiten, mit denen ich
gerne arbeite: zum Beispiel Neon-
rohren verwende ich gerne, oder
ich arbeite mit Staubigem, im Staub
Stehendem oder mit Folien Zuge-
decktem. Das Interesse ist immer
dasselbe. Es gab zwischendurch
auch Serien, die anders waren, die
Baume und Wolken beinhalteten.
Ich dachte, das sei etwas ganz an-
deres, bis ich bemerkte, dass ich da
genauso vorgehe, beispielsweise
darf kein Licht von aufSen reinstrah-
len. Damit ja kein Lichtschimmer
stort, nehme ich es in Kauf, in die
Berge zu fahren, damit hinter den
Bdumen ein Berg steht und wirk-
lich kein Licht durchkommt. Solche
Tricks wende ich dann an. Darauf
hatte ich auch bei den Dachboden-
Arbeiten schon so akribisch geach-
tet, dass durch die Lattenverscha-
lung kein Lichtstrahl durchscheinen
durfte. Deswegen habe ich die Lat-
ten von aufSen mit Pergamentpapier
abgeklebt, so dass ich ein ganz mat-
tes, kinstliches Licht erzeugen
konnte. Auch andere Gemeinsam-
keiten ziehen sich immer wieder
durch meine Arbeiten: es gibt nie ei-
nen Ausblick, es gibt nie ein Fenster
oder eine Tiir nach draufen, alles
wirkt sehr klaustrophobisch. Ich
kann nicht einmal erkliren, warum
das so ist, aber ich finde, es tut dem
Bild gut.

Und oft spielt die Intuition auch
eine Rolle...

Ja, das stimmt, im Kopf weil8 ich be-
reits, wie das fertige Bild aussehen
soll. Bei den Dachbdden wusste ich
genau, die miissen so und so ausse-
hen. Aber das ist fatal, wenn man
Fotografin ist. Wenn ich Malerin
ware, kénnte ich mich hinsetzen
und die Dachbéden genau so ma-
len; als Fotografin, und gerade auch
mit analoger Kamera, bin ich dage-
gen sehr auf die Wirklichkeit ange-
wiesen. Also musste ich mir Dach-
béden anschauen. Es waren sicher
100, die ich mir angeschaut habe,
um bei 95 zu sagen, ‘nein, der ist es
leider auch nicht’, und fiinf sind
dann tibriggeblieben, die meinen
Vorstellungen so ungefihr entspra-
chen. Und das, was zu meinem Ide-
albild noch fehlte, habe ich dann
eben vor Ort direkt angemalt oder
zugemauert und vieles nachgebes-
sert, alle Abweichungen eliminiert.

Ich habe lhre Antrittsvorlesung
gehort, da haben Sie einen wun-
derbaren Vortrag gehalten, in dem
Sie das Publikum an die Hand
genommen und durch die Riume
einer imagindren Ausstellung ge-
fiihrt und dabei Bilder von Kiinst-
lern beschrieben haben, die Sie
schitzen. Wie kam es zu der Idee,
den Vortrag so zu halten?

Ich habe mir einfach vorgestellt,
welchen Vortrag ich als Zuhérer kei-
nesfalls wiirde héren wollen, und
da ist dann so viel weggefallen.
Ubrig geblieben war, was ich wirk-
lich wollte, namlich gar nicht so
viel Uber Fotografie und dies und
jenes zu sprechen, sondern statt-
dessen lieber zu demonstrieren, was
Bilder leisten kénnen, was Bilder
wirklich kénnen. Also nicht tiber
Bilder sprechen, sondern in Bildern
oder mit Bildern sprechen, das war
mein Gedankengang. Das funktio-
niert aber nur, wenn man die Bilder
wirklich ernst nimmt. Diese Bilder,
die kénnen dann pltzlich etwas
auslésen, dessen man sich vorher
gar nicht bewusst war.

Genau da sind wir bei Ihrer Bild-
auffassung und Herkunft. Kénnen
Sie dariiber etwas erzihlen?
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Ganz klar Leipziger Schule und auf
jeden Fall auch Rautert-Schule. Ich
habe von 1996 bis 2002 Fotografie
an der Hochschule fir Grafik und
Buchkunst in Leipzig studiert und
2004 als Meisterschiilerin von Prof.
Timm Rautert abgeschlossen. Die
Leipziger Schule hat mich vom
Handwerklichen her geprégt, das
heit handwerklich recht prazise
und auch reflektiert zu arbeiten. ,Ir-
gendeinen Schwachsinn kann jeder
machen!” — das war eine der hérte-
ren Kritiken bei Timm Rautert. Doch
die grofRten Kritiker waren eigentlich
immer die Kollegen, die Mitstuden-
ten. Wir haben kein Blatt vor den
Mund genommen und schonungs-
los alle Schwéchen einer Arbeit be-
sprochen. Das hat zwar nicht jeder
gut vertragen, aber darum ging es
auch nicht. Imagindr stand tber der
Eingangstiir zum Klassenraum ein-
gemeilelt: ,Wir sind nicht hier, um
uns gegenseitig nett zu finden!”
Timm Rautert hat uns auch immer
wieder an aktuelle Themen heran-
gefiihrt, an diese Art der Denk- und
Sichtweise, dass man als Kiinstler
eben nicht nur im Bereich der Kunst
unterwegs sein sollte, sondern ver-
suchen sollte sich zu verkniipfen,
mit dem, was gerade aufRerhalb des
Elfenbeinturms stattfindet.

Jedenfalls war es eine intensive Zeit,
wir sind als Klasse viel herumge-
fahren, um Ausstellungen zu sehen.
Spdter auch, um unsere eigenen
Ausstellungen aufzubauen - die
Ausstellungsreihe ,Silver & Gold”
und die Ausstellung ,Kalte Herzen”

in Dusseldorf, Miinchen, Paris...,
irgendwie waren wir viel auf Achse,
in meiner Erinnerung. Dabei haben
wir das Handwerk gelernt: Leihver-
trage schreiben, Modelle bauen,
wie geht eine gute Hangung, dann
immer einen Katalog zur Ausstel-
lung machen. Das war viel Arbeit.

Was haben Sie wihrend des Studi-
ums am Royal College in London
von 2003 bis 2005 gelernt?

Ich bin nach London gegangen, um
mal einen Blick von auBen zu
bekommen. Ich wollte auch hinter-
fragen, was wir in Leipzig gelernt
haben. Am Royal College wurde zu-
erst der Inhalt des Bildes betrachtet
und dann erst kam das Formale. So
war es jedenfalls zu meiner Zeit.

Hat sich die Studienerfahrung am
Royal College auf Ihre eigene Arbeit
ausgewirkt?

Nein, tberraschenderweise eigent-
lich gar nicht. Das Royal College
hat tGiberhaupt keine Spuren hinter-
lassen, das kann ich heute so aus
dem Abstand heraus deutlich sagen.
Ich bin dann ziemlich schnell,
schon nach einem Jahr, zuriick nach
Deutschland. Dort habe ich gleich
mit dieser Dachboden-Attika-Arbeit
begonnen, die mich ein ganzes Jahr
beschiftigt hat. Wahrenddessen bin
ich immer wieder nach London ge-
flogen und habe dort 2005 mein
Studium mit dem Master of Arts ab-
geschlossen. Aber mein Herz war,
das muss ich gestehen, immer bei

i

meinen Dachbdden. Die Tutorin
sagte mir oft, dass es auch in Lon-
don schéne Dachboden gebe. Aber
irgendwie kam das fiir mich nicht in
Frage, es hitte mich einfach nicht
interessiert. Und das fiihrt mich wie-
der zur Frage der Herkunft: Her-
kunft muss fiir mich verortet sein.
Daher war mir das Arbeiten woan-
ders manchmal gar nicht méglich.

Wie vermitteln Sie das Formale in
Ihrer Lehre an der Akademie der
Bildenden Kiinste Stuttgart? Wie
wird es fiir lhre Fotografie-Klasse
nachvollziehbar, wann eine Foto-
grafie nicht nur eine Fotografie,
sondern auch ein gutes Bild ist?
Und darf man diese Frage so iiber-
haupt stellen?

Das ist eine spannende Frage. Ja,
was ich im letzten Semester unter
anderem angeboten habe, war ge-
nau so ein Kurs. Die Herangehens-
weise war, dass die Seminarteil-
nehmer eine Reihe von Bildern
auslegen, wir in der Gruppe haben
dann zunéchst gar nicht danach ge-
fragt, was das einzelne Bild fur ein
Motiv darstellt, ob es biographisch
motiviert ist und so weiter. Wir
schauen einfach die Bilder an, und
dann fangen wir an herauszufiltern,
was daran gut ist, was nicht, welche
Bilder man in eine Reihe legen
konnte, drehen und wenden, was
gut zusammen passt oder bei wel-
chem Bild etwas stort. Das ist so
eine schnelle, intuitive Fingertibung,
etwa wie Kartenlegen, macht sogar
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SpalS. Im Grunde geht es dabei aber
um die Grammatik der Bildsprache.
Die ist eigentlich recht leicht er-
lernbar. Ich glaube, wenn man sich
gezielt ein halbes Jahr lang auf for-
male Aspekte konzentriert, dann er-
kennt man irgendwann, wie sich
der Bildraum aufbaut, wie Linien
verlaufen, wo Anschnitte weiterhel-
fen oder auch, was vielleicht auf
den ersten Blick witzig wirken mag,
woran man sich aber nach kurzer
Zeit sattgesehen hat und es dann
gar nicht mehr witzig findet, son-
dern blofR noch drgerlich. Es ist fiir
mich eine grole Freude, zu Beginn
des Studiums auf diesem Feld zu
ackern, weil die Ertrdge so schnell
sichtbar sind.

Und in welchem Stadium kommt
der Inhalt ins Spiel?

Der ist eigentlich immer da,
schwingt zwischen den Zeilen mit.
Allerdings kommt es manchmal vor,
dass die Studenten Bilder mitbrin-
gen mit einer bestimmten Idee und
einem bestimmten Inhalt, der fiir sie
vollig klar ist. Ist der fiir andere so
nicht nachvollziehbar, wollen sie
einen erlduternden Text dazu schrei-
ben.

Leider nitzt das nichts, das Lesen ist
eine andere Wahrnehmungsform als
die Bildbetrachtung. Man kann
nicht permanent seine Bilder er-
klaren, zudem sollte man dem Be-
trachter auch die Freiheit geben, die
Bilder ganz anders zu deuten. Gabe
man die Bedeutung komplett vor,

Ricarda Roggan ,,Stiihle und Tische*, 2003, C-Print, Triptychon, je 120 x 150 cm, Art Collection Deutsche Borse, Courtesy Galerie EIGEN + ART Leipzig/Berlin

miisste man eigentlich auch gar kein
Bild mehr dazu machen. Ich rate
immer dazu, diesen Inhalt, den man
beabsichtigt, doch ganz ins Bild hin-
einzulegen, das Bild zuerst einmal
als solches ernst zu nehmen und
dem Material seine eigene Wahr-
heit zuzugestehen. Dieser inneren
Logik des Bildes zu folgen, ist eine
andere Form der Arbeit, die zuge-
gebenermalen schwerer ist, ver-
gleichbar mit Schachtarbeiten im
dunklen Bergwerk, auch da weil
man anfangs nicht, was man spater
zutage fordern wird. Relativ einfach
ist es hingegen, mit Bildern eine
These zu illustrieren, Prozesse zu
dokumentieren oder einfach mal et-
was Hiibsches zu fotografieren. Al-
les legitime Bildformen, nur eben
unterschiedlich interessant. ®

Im Kunstverein Hannover wird noch bis
zum 4. Januar 2015 die Ausstellung , Echo”
von Ricarda Roggan gezeigt, die in Zu-
sammenarbeit mit dem Wilhelm-Hack-Mu-
seum in Ludwigshafen entstanden ist. Der
Katalog dazu ist bei Spector Books Leipzig
erschienen, das Begleitbuch zur Serie
»Apokryphen” mit einem Text von Falk Ha-
berkorn ebenfalls. Vertreten wird Ricarda
Roggan von der Galerie Eigen + Art Ber-
lin/Leipzig.

Ute Noll ist Foto-Direktorin und Redakteu-
rin des Schweizer Kulturmagazins DU, freie
Autorin und Kuratorin. Von 2005 bis 2013
lehrte sie tiber das ,Bild im Kontext” an der
FH Dortmund, seit 2009 ist sie an der FH
Bielefeld.
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