
 

 

 

PRESSEMAPPE 

αWIDER-SINNέ 

GLEN BAXTER, NELLY MAUREL, DIDIER PAQUIGNON, ROLAND TOPOR, TOMI UNGERER 

Ausstellung vom  17.03.18 bis 06.05.18 

 

  



 

Die Ausstellung: 
 

Die Fondation Fernet-Branca freut sich, die Künstler Tomi Ungerer, Glen Baxter, Roland 

Topor, Didier Paquignon und Nelly Maurel in der gemeinsamen Ausstellung α²ƛŘŜǊ-{ƛƴƴά 

zeigen zu können. 

Der Sinn der Dinge lässt sich manchmal besser erfassen, wenn ihr Widersinn in Bildern 

offen gelegt wird. Die hier ausgestellten Künstler vermeiden den Akademismus, bedienen 

sich des Klassizismus, der Linie und der Zeichnung, um vorherrschende Erwartungen und 

auf Konsens bedachte, politisch korrekte Vorstellungen über Bord zu werfen, und 

Befremdliches, Verwunderliches, Verwirrung Stiftendes, Unschickliches oder Witziges 

aufzudecken. 

Hinter diesem Vorgehen verbirgt sich jedoch eine große Zurückhaltung und das Anliegen, 

×ÉÃÈÔÉÇÅ 4ÈÅÍÅÎȟ ÄÉÅ ÄÉÅ &ÒÅÉÈÅÉÔȟ ÄÅÎ ÍÅÎÓÃÈÌÉÃÈÅÎ +ĘÒÐÅÒȟ +ÒÉÅÇ ÏÄÅÒ (ÁÓÓȣ ÂÅÒİÈÒÅÎȟ 

anzusprechen und dem Betrachter vor Augen zu führen. 

Manchmal dient der Humor auch dazu, Poetisches oder Surrealistisches in die alltägliche 

Realität einfließen zu lassen, um die Sinne zu betören, sich zu berauschen, wie es 

Baudelaire sagen würde, und die reale Welt in ein milderes, ungewöhnliches und 

wunderliches Licht zu tauchen. 

Lassen Sie sich treiben und berauschen Sie sich an den Wörtern und Zeichnungen, die uns 

einen Spiegel der Realität vorhalten. 

 



 

GLEN BAXTER 

 
GlÅÎ "ÁØÔÅÒȟ Ȱ)Ô ×ÁÓ ÁÔ ÃÈÁÕÎÄÌÅÙ ÃÁÍÐ ×ÈÅÒÅ ) ÆÉÒÓÔ ÌÅÁÒÎÅÄ ÔÏ ÓÅÔ ÆÉÒÅ ÔÏ ÍÙ Ï×Î ËÎÅÅÃÁÐÓȱȟφτυϊȟ #ÏÕÒÔÅÓÙ 'ÁÌÅÒÉÅ 

Isabelle Gounod  

Glen Baxter, 1944 in Leeds (GB) geboren, lebt und arbeitet in London. 
 
Der für  seine surrealistischen und absurden Zeichnungen bekannte Glen Baxter entwickelte seine 
Vorliebe für  den ȵÎÏÎ-ÓÅÎÓÅȰȟ das Abstruse, die Ironie, nachdem er den Surrealismus und den 
Dadaismus (de Chirico, Picabia, Magritte, Ernst, Beckett, 2ÏÕÓÓÅÌȣɊ entdeckt hatte. In einem Spiel 
von Text und Bild ergänzt er seine Zeichnungen durch kurze Kommentare, die durch einen 
Verschiebungseffekt Unstimmigkeiten zwischen Bild und Text erzeugen, wobei die Sprache und 
ihr  Klang eine bedeutende Rolle spielen. Einer gezeichneten unsinnigen Situation steht ein sehr 
ernst gehaltener, grotesker Kommentar gegenüber. 
ȵDie Surrealisten nannten das einen ȵÆÒÉÓÓÏÎȰ [französisch für  ȵSchauderȰ], diesen plötzlichen 
Eindruck, den Boden unter den Füssen zu verlieren, zu schnell gewesen zu sein, sich getäuscht zu 
haben. ɉȣɊ Es ist ein flüchtiges, aber sehr starkes Gefühl, so als würde der Verstand vorübergehend 
ins Schwanken geraten. Das ist genau das, was der Betrachter meiner Zeichnungen spüren sollte. Ich 
hatte schon immer eine Schwäche für diese Brüche in der Realität, diese leichten Schwindelgefühle.Ȱ 
1 
 

Die wichtigsten Ausstellungen von Zeichnungen und Malereien von Glen Baxter fanden in New 
York, London, San Francisco, München, Tokyo, Sydney und auch Paris statt, wo er regelmäßig in 
der Galerie Martine et Thibault de La Châtre ausstellt. Seine Arbeiten befinden sich in den 
Sammlungen der Tate Gallery und des V&A Museums in London, wie auch in zahlreichen Museen 
und Privatsammlungen auf der ganzen Welt. Glen Baxter ist ebenfalls Autor verschiedener 
englischer und französischer Publikationen (Edition Hoëbeke). Seine Zeichnungen erschienen in 
renommierten Zeitschriften wie The New Yorker, The Independent on Sunday, Vanity Fair, Le 
Monde... 

                                                             
1 Glen Baxter in: Stéphane Jarno, ȵLes dadas du ColonelȰ, Télérama n° 3077, 2009. 



 

NELLY MAUREL 

Als ich mit zwölf Jahren versuchte, einen Potentiometer an meine Nachttischlampe 
anzuschließen, erhielt ich einen Stromschlag. Ich wollte verstehen, was da passiert war und 
entschloss mich zu einem wissenschaftlichen Studium, bis ich dann, mit sechzehn, Lust auf ein 
Kunststudium bekam, nachdem ich mir eine Radiosendung über Poesie angehört hatte. Ganz wie 
die Flüssigkeit in der Elektrolyse, leitete die Literatur mein Interesse von der Elektrode der 
Physik und Biologie zur Elektrode des sprachlichen Ausdrucks (sprachlicher Ausdruck soll hier 
als handwerkliches Schreiben verstanden werden, als körperliche Arbeit, auch wenn sie Sprache 
enthält).  
 
Diese vielseitige Ausbildung hat mir erlaubt, mich der verschiedenen Hilfsmittel  zu bedienen, die 
mir zur Verfügung standen, um die Wahrnehmung, den Sinngehalt und die Form zu untersuchen: 
cartesianisches Denken, sprachlicher Ausdruck ohne Beschränkung und plastische Darstellung. 
Ich konnte die verschiedenen Hilfsmittel, die ich einsetze, nie voneinander trennen. Text und Bild 
stehen immer im Dialog, ich experimentiere mit dem Bedeutungsgehalt, manchmal verstärkte ich 
ihn, manchmal schwäche ich ihn ab. Ich habe Textbücher gemacht, die Bilder hervorrufen (80 vues 
ÄÅ ÌȭÅÓÐÒÉÔ /  Un verbe en commun), ich habe Bilder gemacht, die Wörter  hinterfragen 
(Pictogrammes / Mnémotechnie). Ich arbeite, oder besser gesagt, ich verbringe meine Zeit damit, 
Erlebtes zu notieren, Skizzen von Verstandenem oder Unverstandenem anzufertigen. Ich zeichne 
Situationen, Landschaften, das, was ich vor mir sehe, ich schreibe Geschichten über das, was ich 
im Radio höre. Oder einfach ein Wort, weil es mir voll erscheint, voller als andere. Oder im 
Gegenteil sehr leer. 
 

 
 

Ich wechsle zwischen Kompositionen, die ein einziges Thema behandeln, und solchen, in die ich 
alles Mögliche hineinpacke, ich verwende verschiedene Stufen der Darstellung, der Typographie, 
ÖÏÍ ,ÏÇÏ ÂÉÓ ÚÕÒ ȵËÌÁÓÓÉÓÃÈÅÎȰ :ÅÉÃÈÎÕÎÇȟ ÖÏÎ ÄÅÒ ÓÃÈÎÅÌÌ ÈÉÎÇÅ×ÏÒÆÅÎÅÎ .ÏÔÉÚ ÚÕÍ relativ gut 
ausgearbeiteten Bild, vom unbeabsichtigten Klecks bis hin zur übertrieben genau ausgeführten 



 

figürlichen Darstellung. Der Text, dessen Schriftbild sich stets verändert, gibt eine 
bruchstückhafte Geschichte wieder, die die Richtung wechselt, die ins Schleudern gerät, und 
somit die Loslösung des Textes von Bild und Legende ermöglicht; der Text verselbstständigt sich 
gewissermaßen, klammert sich immer weniger an die Bilder und kleinen Szenen, durchquert sie 
aber alle, fasst sie zusammen und trennt sie zugleich voneinander.  
 
Die Definition eines Wortes gleicht einem Kochrezept. Sie erklärt  uns seine Zusammensetzung, 
seine Zutaten. Ein ȵ#ÏÕÓÃÏÕÓȰ ÂÅÓÔÅÈÔ ÁÕÓ 7ÅÉÚÅÎÇÒÉÅħ ÕÎÄ "ÒİÈÅȟ 'ÅÍİÓÅ ÕÎÄ ÍÁÎÃÈÍÁÌ 
Fleisch. Ein Stuhl besteht zumindest aus einer Sitzfläche, einer Rückenlehne und Beinen, die 
Stäbe, Kissen, Armlehnen spielen keine nennenswerte Rolle. Manchmal ist er aus Holz, manchmal 
aus Metall. Wohingegen ein Couscous immer aus Weizengrieß besteht. Es gibt eine Vielfalt an 
Varianten, die das Erkennen eines Stuhls oder eines Couscous keinesfalls beeinträchtigen. Man 
könnte versuchen herauszufinden, welche Varianten ein Wort in sich birgt. 
 
Bei Zeichnungen ist es manchmal genauso. Man muss die Grießkörner nicht abzählen, um einen 
Couscous darzustellen. Ebenso muss man nicht jede Karotte zeichnen. Mit Farbe allein kann ein 
ȵ#ÏÕÓÃÏÕÓ-%ÆÆÅËÔȰ ÅÒÚÉÅÌÔ ×ÅÒÄÅÎȢ Es ist schwieriger, aber nicht unmöglich, durch bunte Flecken 
den Eindruck eines Stuhls zu erwecken. Denn Stühle gibt es in allen Farben. Hier geht es um die 
Form. Die Umrisse und Farben müssen keinen bestimmten Richtlinien folgen, aber es gibt eine 
Erkennungsschwelle, die dem Gegenstand eigen ist, so wie sie auch jedem Künstler und jedem 
Betrachter eigen ist. Manche Wörter besitzen eine unverrückbare Definition, andere nicht. Ein 
Wort ist manchmal eine Karikatur dessen, was es anklingen lässt. Wörter besitzen sehr 
unterschiedliche Funktionen, manche sind da, um zu benennen, andere um zu beschreiben. Da 
sie das Alphabet miteinander teilen, hat man sich für ein einziges Wörterbuch entschieden. Es 
enthält trügerische Wörter, die weitaus mehr aussagen, als man annehmen würde. 
 
Die Widersinnigkeit , die in meinen Arbeiten durch dieses Nebeneinander entsteht, versetzt mich 
in fast mystische Zustände, der Offenbarung nahe, und zwar immer dieselbe: Die Botschaften, die 
wir wahrnehmen, sind fragwürdig, und nur durch die Hinterfragung lässt sich ihre Authentizität 
aufrechterhalten.2 
 
  

                                                             
2 Der Text wurde von der Künstlerin verfasst. 



 

DIDIER PAQUIGNON 

Didier Paquignon, der am 30. September 1958 in Paris geboren wurde, ist vor allem als Maler 
bekannt. 
$ÁÓ -ÕÓïÅ ÄÅ Ìȭ/ÒÁÎÇÅÒÉÅ ÉÎ 0ÁÒÉÓ ×ÉÄÍÅÔÅ ÉÈÍ ςππω ÅÉÎÅ %ÉÎÚÅÌÁÕÓÓÔÅÌÌÕÎÇ mit  ÄÅÍ 4ÉÔÅÌ ȵ4Õ 

ÒÅÎÃÏÎÔÒÅÒÁÓ ÄȭÁÂÏÒÄ ÌÅÓ ÓÉÒîÎÅÓȰȢ Didier Paquignon ist ein begeisterter Leser und illustrierte 

jahrelang Buchumschläge für den Taschenbuchverlag Le Livre de Poche. 

Gelegentlich greift er auch zur Feder, um absurde Zeitungsmeldungen in Bilder umzusetzen. Denn 

Didier Paquignon sammelt seit zwanzig Jahren seltsame Meldungen, auf die er in Zeitungen, 

Büchern oder im Internet stößt, und verwandelt sie in aberwitzige Bilder. Ob diese skurrilen 

Geschichten nun tragisch oder grotesk, wahrhaftig oder erfunden sind, macht für ihn keinen 

Unterschied. Er zeichnet sie und druckt sie dann im Monotypie-Verfahren. 

Das Interesse Didier Paquignons an trivialen Nachrichten des Tagesgeschehens, das sich seit 

einem Vierteljahrhundert in hunderten von Zeichnungen äußert, ist jedoch kein Einzelfall. Seit 

langem schon beschäftigen sich Künstler und Schriftsteller mit der Umsetzung derartiger 

Meldungen. Wie in einem Miniaturtheater schildert die triviale Nachricht absurde, gewaltsame, 

verrückte oder pathetische Gegebenheiten des alltäglichen Lebens in wenigen, drastisch 

einprägsamen, aber in sich stimmigen Linien. 

 
 

 



 

Ein Hase greift ein Rentner ehepaar in Österreich an  

Die österreichische Polizei musste einen Hasen erschießen, der ein Rentnerehepaar angegriffen 
hatte. Das fünf Kilo schwere Tier tauchte auf, als die 74-jährige Frau gerade dabei war, in ihrem 
Garten in Linz Wäsche aufzuhängen. Er biss sie in den Fuß und brachte sie zu Sturz, fiel dann über 
sie her, bevor er ihren Mann, der zu Hilfe eilte, attackierte. Der Pelzträger griff schließlich auch 
ÄÉÅ 0ÏÌÉÚÉÓÔÅÎ ÁÎȟ ÄÉÅ ÖÅÒÓÔßÎÄÉÇÔ ×ÏÒÄÅÎ ×ÁÒÅÎ ȵÕÎÄ ËÅÉÎÅ ÁÎÄÅÒÅ 7ÁÈÌ ÈÁÔÔÅÎ, als von ihrer 
3ÃÈÕÓÓ×ÁÆÆÅ 'ÅÂÒÁÕÃÈ ÚÕ ÍÁÃÈÅÎȰȟ ÅÒËÌßÒÔ ÄÅÒ 0ÏÌÉÚÅÉsprecherȢ ȵ3ÔÉÅÒÅȟ 3ÃÈ×ÅÉÎÅ ÏÄÅÒ (ÕÎÄÅ, die 
besonderÓ ÁÇÇÒÅÓÓÉÖ ×ÅÒÄÅÎȟ ÄÁÓ ËÅÎÎÅÎ ×ÉÒȢ !ÂÅÒ ÅÉÎ (ÁÓÅȟ ÄÁÓ ÐÁÓÓÉÅÒÔ ÚÕÍ ÅÒÓÔÅÎ -ÁÌȢȰ Die 
alte Frau musste ins Krankenhaus gebracht werden und der Tierkadaver soll nun auf Tollwut 
untersucht werden, eine Hypothese, die jedoch als sehr unwahrscheinlich gilt. Der Tierarzt ist der 
Auffassung, dass ȵÄÉÅ !ÇÇÒÅÓÓÉÖÉÔßÔ ÄÉÅÓÅÓ (ÁÓÅÎ etwas mit der Pubertätsphase zu tun haben 
könnte, und ÓÉÃÈ ÄÕÒÃÈ ÄÉÅ ÕÎÇÅ×ĘÈÎÌÉÃÈ ÈÏÈÅÎ 4ÅÍÐÅÒÁÔÕÒÅÎȰ ÉÎ vÓÔÅÒÒÅÉÃÈ ÉÎ ÄÉÅÓÅÒ *ÁÈÒÅÓÚÅÉÔ 
noch verstärkt hat. 
 

16. April 2007, Les insolites MDR. 

 

 

Didier Paquignon , Le Coup du lapin, 180 pages, Edition Le Tripode 
9782370551603 
0ÒÉØ ȡ ρωȟππ Ό 
Parution  : 29 mars 2018  
Dédicace à la Librairie le Divan le jeudi 29 mars 2018 à 19h. 
203 rue de la Convention, 75015 Paris  



 

 

  



 

ROLAND TOPOR 

 
 Roland Topor, En soi-même, Acrylfarbe auf Leinwand, 130x97cm, 1996. 

 
Roland Topor begann eine Laufbahn als Pressezeichner, was für ihn ein Weg war, sich mit dem 
ȵ,ÅÂÅÎ ÚÕ ËÏÎÆÒÏÎÔÉÅÒÅÎȰ ÕÎÄ zu verhindern, ein Dasein als verfluchter Künstler zu führen, der er 
hätte werden können, wenn er der Maler geblieben wäre, der ein jeder sein wollte. Vor allem mit 
Zeichnungen, aber auch mit Texten gelang es Topor, ein Vokabular seiner Gedankenwelt zu 
schaffen. Topor war ein Denker, jedoch ein aktiver Denker. Ein mit einem Stift bewaffneter 
Denker. Ein Denker, der fähig war, sowohl die Welt als auch sich selbst kritisch zu beobachten. 
Ein Denker, der den Mut hatte, sich dem wirtschaftlichen, politischen, gesellschaftlichen und 
kulturellen Konsens zu entziehen, um mit seiner Vorstellungskraft Widersprüche, die sich aus 
Bewusstem und Unbewusstem nähren, aufzudecken. 
 
Es gibt nur wenige Künstler, deren Geist so tief hinunter- und so hoch aufsteigen kann. Nur 
wenigen glückt es, ihre Visionen der menschlichen Natur, der guten wie der schlechten 



 

Eigenschaften, zu übersetzen. Diese Fähigkeit des ȵDoppelblicksȰ, die ein jeder haben könnte, auf 
die die meisten aber verzichten, war für Topor vor allem ÅÉÎ 3ÐÉÅÌȢ ȵIch spiele mit Bildern, 
Konzepten, GenresȰȟ ÓÁÇÔÅ ÅÒȢ Wie auch Evguénie Sokolov, dem Helden der Erzählung von Serge 
Gainsbourg, gelang es Topor, den Seismograf seiner inneren Beben richtig  einzustellen, um nicht 
unter dem Schutt zu ersticken oder jegliche, von einem despotischen Über-Ich als schändlich 
angesehene Entität, in ihre Grenzen zu weisen. Um ein solches Spiel zu beherrschen, muss man 
wissenȟ ÄÁÓÓ ȵspielen eine Art und Weise ist, die Dinge weniger ernst zu nehmen, um sie gleichzeitig 
in eine andere Ernsthaftigkeit zu überführenȢȰ (ÉÅÒ ÚÅÉÇÔ ÓÉÃÈ ÄÁÓ ×ÁÈÒÅ 'ÅÎÉÅȢ 
Um nicht in die Fallen des Konformismus zu geraten und den Weg des geringsten Widerstands zu 
gehen, hat sich Topor Richtlinien geschaffen. Zeichnen ist ein schnelles Schreiben. Das schnellste 
vielleicht. Umfassende Überlegungen müssen außer Acht gelassen werden, um den Ideen freien 
Lauf zu lassen und fantastische und faszinierende Welten schaffen zu können. 
 
ȵDie reine Fantasie gibt es nicht. Wenn ich die Fantasie definieren sollte, würde ich sagen, es handelt 
sich vielmehr um vermischte Erinnerungsstücke. Eine Fähigkeit, die es wie der Traum erlaubt, die 
Wertehierarchie, die das tägliche Leben bestimmt, zu verschieben. Ich erfinde nicht alles, was ich 
zeichne. 
Es gibt sogar Details (eine Körperhaltung, einen Blick, einen Faltenwurf), nach denen ich in 
Zeitschriften suche, denn ich mag es, dass ein und dieselbe Zeichnung eine gewisse Vielfalt  von 
Absichten und Macharten vereint: Ein genau beobachtetes Detail verstärkt die Merkwürdigkeit der 
Situation; jener Teil der Zeichnung verlangt eine langsame Ausführung, ein anderer geht schneller 
von der Hand, ein Nebeneinander von realistischer Wiedergabe und Stilisierung, Flächigem und 
Voluminösem ist möglich. Meine Methode? Zuerst suche ich nach einem Aufhänger, einer Idee, die 
ich oft beim Lesen oder Durchblättern von Büchern finde. Diesen Ansatzpunkt zu finden, mit dem ich 
mich dann an die Arbeit machen kann, ist der schwierigste Teil. Danach ergibt sich ein Dominoeffekt, 
eine Zeichnung führt zur nächsten. Die Einheit dieser Serie von Zeichnungen besteht nicht im Thema, 
sondern in der relativ kurzen Zeitspanne, in der ich sie wie unter Zwang ausgeführt habe, so dass ich 
in diesen Momenten manchmal von schon fertigen Zeichnungen träume. Meine Vorgehensweise ist 
größtenteils systematisch. Ich gehe zum Beispiel von der Idee einer Figur aus, die auf einem Finger 
steht. Ich probiere viele verschiedene Varianten aus, suche nach Analogien und Gegensätzen. Wie bei 
einem Spiel. Ich spiele mit dem Finger: Soll die Figur auf einem anderen Finger stehen? Gehört dieser 
Finger zu einer Hand? UswȢȰ3 
 
  

                                                             
3 Zitat ÁÕÓ ÅÉÎÅÍ 4ÅØÔ ÖÏÎ !ÌÅØÁÎÄÒÅ $ÅÖÁÕØ ÆİÒ ÄÉÅ !ÕÓÓÔÅÌÌÕÎÇ ȵ'ïÎÉÅ ÃÏÎÎÕ ÅÔ ÍïÃÏÎÎÕȰȟ 'ÁÌÅÒÉÅ !ÎÎÅ 
Barrault, Paris, 2014. 



 

 

TOMI UNGERER 

 

Tomi Ungerer, collection privée 

 
Das Werk Tomi Ungerers zeichnet sich durch seine Vielfältigkeit und Kreativität  aus. Schon in 
seinen während des Zweiten Weltkriegs entstandenen Kinderzeichnungen lässt sich eine frühe 
Begabung erkennen. Seine Karriere begann 1957 in New York mit Zeichnungen und Texten für 
Kinderbücher. Die Abenteuer der Familie Mellops, Die drei Räuber, Zeraldas Riese und Otto gehören 
zu den bekanntesten Titeln eines über siebzig Bände umfassenden Werks. Parallel dazu entwarf 
er sehr einprägsame Plakate für die Werbebranche, wie zum Beispiel für eine Kampagne der New 
York Times in den sechziger Jahren oder, in Deutschland, für große Firmen wie Bonduelle und 
Nixdorf in den siebziger und achtziger Jahren. 
 
Tomi Ungerer ist jedoch in erster Linie ein großer Satiriker. Die Sammelbände The Party, Babylon 
und Rigor Mortis nehmen die moderne Gesellschaft skeptisch unter die Lupe. Die mit Feder oder 
Bleistift ausgeführten Zeichnungen sind zynisch böse, ganz in der Tradition von Daumier, Goya 
und Grosz. Seine Assemblagen aus vorgefundenen Materialien zeugen von einer kritischen 
Auseinandersetzung mit der Konsumgesellschaft, und sind gleichzeitig eine Übertragung seiner 
vom Surrealismus inspirierten Collagen ins Dreidimensionale. Kritik am politischen Geschehen 
spielt in seinem satirischen Werk eine bedeutende Rolle. Protest-0ÌÁËÁÔÅ ×ÉÅ ȵ"ÌÁÃË 
0Ï×ÅÒȾ7ÈÉÔÅ 0Ï×ÅÒȰ und eine Plakatserie gegen den Vietnamkrieg, die in den sechziger Jahren 
entstanden, beeindrucken auch heute noch durch die Schärfe ihrer Botschaft. Tomi Ungerer ist 
ein wichtiger Zeitzeuge, der nie aufgehört hat, sich gegen jegliche Form von Diktatur und 
Ungerechtigkeit einzusetzen. 
  



 

Geschichte der Fondation Fernet-Branca  
 

VON DER BRENNEREI ZUR ZEITGENÖSSISCHEN KUNST  

  

  

  

Die italienische Firma Fernet-Branca wurde 1845 von den Brüdern Branca gegründet. Sie 

begannen mit der Herstellung eines Bittergetränks aus Kräutern, des Fernet-Branca. 1909 

eröffneten sie eine Brennerei in Saint-Louis, um Deutschland mit dem Alkohol zu versorgen. Nach 

und nach ließ die Produktion in der elsässischen Fabrik nach, deren Betrieb am 22. Juli 2000 
eingestellt wurde. 

Auf Antrag des Abgeordneten und Bürgermeisters Jean Ueberschlag bei der Regionaldirektion 

für kulturelle Angelegenheiten wurde die Hauptfassade der Brennerei und der darüber 
angebrachte monumentale Adler, das Emblem von Fernet-Branca, durch die Verordnung des 
Präfekten Nr. 95/155 vom 4. Juli 1996 unter Denkmalschutz gestellt (Aufnahme in die 

Ergänzungsliste zum Denkmalverzeichnis). Das war der erste Schritt für die Neunutzung des 

Gebäudes als Kunstraum.  

2004 mietete die Stadt Saint-Louis das Gebäude an und ließ es von dem Architekten Jean-Michel 

Wilmotte in ein Museum für zeitgenössische Kunst umbauen. 

Die 4000 Quadratmeter des Gebäudes standen nunmehr für verschiedenartige 

Wechselausstellungen zeitgenössischer Kunst zur Verfügung. 

$ÉÅ 2ßÕÍÌÉÃÈËÅÉÔÅÎ ×ÕÒÄÅÎ ÖÏÒÅÒÓÔ ÖÏÎ ÄÅÍ 6ÅÒÅÉÎ ȵ!ÓÓÏÃÉÁÔÉÏÎ ÐÏÕÒ ÌÅ ÍÕÓïÅ ÄȭÁÒÔ 

contemporain Fernet-"ÒÁÎÃÁȰ ÖÅÒ×ÁÌÔÅÔȟ ÄÅÒ ÁÌÓ -ÉÅÔÅÒ ÁÕÆÔÒÁÔ ÕÎÄ ÄÉÅ 0ÒÏÇÒÁÍÍÇÅÓÔÁÌÔÕÎÇ 

übernahm. Unter seiner Leitung fand 2004 die Eröffnung statt. Die erste Ausstellung wurde am 

15. Juni mit dem koreanischen Künstler Lee Ufan eingeweiht. 

Durch eine Verordnung vom 21. Dezember 2011 wurde der Kunstraum in eine Stiftung 
verwandelt, die Fondation Fernet-Branca, die als gemeinnützige Einrichtung anerkannt wurde.  

2014 feierte die Stiftung ihr zehnjähriges Bestehen. Die dreißigste Ausstellung, die der irischen 

Künstlerin Claire Morgan gewidmet war, wurde am 13. Juni 2015 eröffnet. 

,ÁÕÔ ÄÅÎ 3ÔÁÔÕÔÅÎ ÄÅÒ 3ÔÉÆÔÕÎÇ ÈÁÔ ÄÉÅ %ÉÎÒÉÃÈÔÕÎÇ ȵzum Ziel, die Ausstellungsräume für 
zeitgenössische Kunst zu betreiben, die trinationale Ausstrahlung zu gewährleisten und eine Politik 


