
Perspektivenwechsel. Und zum anderen verlassen 
wir den White Cube und setzen den Diskurs in einem 
anderen Raum fort.

Dieses Mal kam das Kino in die Ausstellung von 
Stefan Rohrer „Zeitdilatation; Zeitdelirium… und 
zurück“ und  wir setzten den Salon fort bei einem 
Konzert der Bixty Boys mit dem Stuttgarter Hip-
hoper MARZ im Hinterhof der „Blauen Lagune“, 
jener ARAL-Tankstelle, die lange Zeit der nächtliche 
Treffpunkt der Tuning-Szene war. Aber auch der 
Punks. Überhaupt von allen, denen das gastronomi-
sche Angebot Göppingens nichts anzubieten hatte. 
Auch der Nachtschwärmer nach Sperrstunde. Und 
der freiwillig oder unfreiwillig Einsamen, die sich hier 
im Schutze der Nacht versorgten. Manchmal fühlte 
man sich unwillkürlich an Edward Hoppers „Night-
hawks“ erinnert, dem Boulevard of Broken Dreams: 
Die fahlen Surrogate des marktwirtschaftlichen 
Versprechens, unerbittlich ausgeleuchtet in kaltem 
Neonlicht. Ein zentraler Ort also auch der Göppinger 
Gesellschaft. 

Heute, in der Dämmerung des Automobils, entfaltet
sich rückblickend seine anthropologische Bedeutung
in aller Pracht. Mitte des 20. Jh.s erlebten wir die 
Blüte des Autos als zentrales Vehikel der westlichen 
Industrien. Aber wenn die Investition von Abermilli-
arden das Indiz kommender Entwicklungen ist, dann 
könnte im Laufe des 21. Jh.s ein Cluster aus Techno-
logien das übernehmen, was bis heute Ausdruck und 
Praxis eines auf Freiheit bedachten Individuums war.
Autos wird es in seinen verschiedenen Zuständen 
sicher weiter geben. Genauso wie Bücher. Die sind ja 
auch ökologisch fragwürdig und technisch überholt. 
Aber wahrscheinlich werden sie dann schleichend 
ihren Stellenwert verändert haben (so wie Bücher). 
Denn wenn unsere Entscheidungen am Lenkrad nicht 
mehr autonom sind, sitzen wir dann noch in einem 
Auto?

Der Blaue Salon ist ein Format, das die aktuelle Aus-
stellung der Kunsthalle Göppingen zum Anlass einer 
doppelten Bewegung nimmt. Es kommt etwas in die 
Kunsthalle und setzt sich in Beziehung zur Ausstel-
lung. Dabei entstehen Reaktionen, Gespräche und 

IT‘S ALL OVER NOW, BABY BLUE
oder

WAS MIR NACH DEM 1. BLAUEN SALON SO DURCH DEN KOPF GING
Valentin Wetzel



Stefan Rohrers Wandplastik „Capri gegen Manta (2018) 
Mensch und Maschine - vereint und gleichzeitig zerlegt im faszinierenden Rausch der Gescheindigkeit..

Was hier steht, ist mehr oder weniger das, was in 
den Gesprächen dieses ersten Blauen Salons am 
23.08.2019 auftauchte: Jeder konnte früher oder 
später einen Film nennen, dessen erzählerischer 
Angelpunkt das Auto ist. Das wären die Autofilme. 
Filme also, in denen das Auto nicht nur eine Rolle als 
Requisit einer bestimmten Lebenswelt spielt, son-
dern in denen es den Kern des Geschehens definiert.

Und ist Autofahren nicht wie Kino? Spiegelt sich 
nicht das Dispositiv des einen im Dispositiv des an-
deren? Wie wir dort, behaglich sitzend, durch Raum, 
Zeit und Erzählung gleiten? 

Der Autofilm hat - das zeigt auch diese „Stichprobe“ 
im Blauen Salon - das ganze Spektrum ausgemessen: 
Das Auto ist Gefährte und Dämon, tödliches Ge-
schoss und intimer Raum, der Faradaysche Käfig in 
mancherlei Hinsicht, ein Katalysator unserer Emo-
tionen und ein Ort, in dem viel nachgedacht und 
gesprochen wird. Und schließlich die technische 

Ausdehnung unseres physischen Vermögens: Sind 
wir am Steuer nicht dem Dasein als Cyborg schon 
einen Schritt näher?

Stefan Rohrer aber ist unser Ausgangspunkt. 
Genauer: seine Skulpturen und Plastiken aus Autos. 
Sie konkretisieren, was normalerweise nur unserem 
Empfinden und der Fantasie zugänglich ist, das, was 
sich in der technischen Überwindung von Raum und 
Zeit abspielt. 
Er greift die Flächen und Linien des Karosserie-De-
signs auf und setzt sie in raumgreifende Bewegun-
gen fort. Da entsteht eine irritierende Verbindung 
aus Zerstörung und der Geschmeidigkeit, mit der die 
Stromlinien fortgesetzt, gedehnt und gestreckt wer-
den, bis sich die Geschwindigkeit im Raum zu ma-
terialisieren scheint: Eleganz der Bewegung, Rausch 
des Tempos, explodierende Kraft. Es ist plastischer 
Ausdruck für etwas, das bisher der Film am besten 
ausdrücken konnte und - klar - das Comic als dessen 
gedrucktes Pendant. 



McQueen, von Bullitt (1968), einem Meisterwerk 
der Verschmelzung von Mensch und Maschine aus 
dem Geiste der Jagd - und der Beginn des Genres 
Action-Thriller. Andere schwärmen von den Blues 
Brothers (1980), in der festen Überzeugung, dass in 
keinem Film bis heute so viele Polizeiautos zermalmt 
werden wie hier und in keinem Film diese Choreo-
grafie der Zerstörung feierlicher zelebriert wird. 
Ohne Zweifel sind diese uniformierten, jaulenden 
Wagen, die sich in Massencrashs auftürmen wie die 
Römerhelme in den Armen von Obelix, der präzise 
Gegenpart zu den radikalen Individualisten Jake und 
Elwood, die in ihrem ausladenden Dodge Monaco 
durch den Film cruisen, nie nüchtern, nie angschnallt. 
Zehn Jahre früher hatte der 25jährige Steven Spiel-
berg mit seinem Langfilm-Debut Duell den ersten 
abendfüllenden Alptraum der Landstraße inszeniert. 
Der Plot handelt von kaum mehr als dem gnaden-
losen Kampf eines Mittelklassewagens mit einem 
Truck. Der Horror entsteht nicht zuletzt darurch, dass 
jenseits dieses Zweikampfs keine Verständigung 
möglich ist. Die Frontscheibe des Trucks ist absolut 
undurchdringlich und hin und wieder scheint es, als 
hätte er gar keinen Fahrer, sondern verfüge über ein 
eigenes Leben und eine eigene tödliche Logik.

Interessanterweise sind viele der Filme, die im
Salon genannt werden, eben jene, in denen das Auto 
eine solche Beseelung erfährt, als Wesen mit eige-
nem Charakter, Willen und Intentionen. Herausra-
gend als der erfolgreichste nicht-animierte Film der 
Disney-Studios ist da der VW-Käfer Herbie aus Ein 
Toller Käfer(1968, im Original: The Love Bug). Aber 
es setzt sich natürlich fort über den Killer-Plymouth 
in Christine (1983, nach einem Roman von Stephen 
King) bis zu dem Pixar-Streifen Cars (2006) und zu 
Transformers (ab 2007).

Doch das Auto kann auch das Gegenteil von Ge-
schwindigkeit sein. In Jim Jarmuschs Night on Earth 
(1991), begegnen sich die Nachtschwärmer unter-
schiedlichster Milieus in Taxis: Nighthawks, Ge-
strandete, Einsame, aber auch vor Macht und Geld 
Strotzende. Menschen, die sich im öffentlichen Raum 
kaum bemerken würden, treffen in der ganz eigenar-
tigen Konstellation des Taxis aufeinander, in diesen 
durch die Nacht dahingleitenden Räumen. Und wie 
aus der Zeit und ihren gesellschaftlichen Orten ge-
pflückt, entfalten sich ihre skurrilen Geschichten.

Ganz ähnlich in Taxi Teheran (2015) von Jafar Panahi, 
in dem, wie bei Jarmusch, die Kamera das Wage-
ninnere praktisch nie verlässt. Der mit Berufsverbot 
belegte Regisseur verlegt sich aufs Taxifahren und 
funktioniert den Innenraum zum Filmstudio um. Er 
wird zu einem Treffpunkt, wo auch das zur Sprache 
kommt, was in der Öffentlichkeit tunlichst unausge-
sprochen bleibt. Fahrend entsteht nach und nach 
eine psychosoziale Skizze der Stadt und der Gesell-
schaft Irans. 

In diesen Filmen, den Auto-Kammerspielen, und 
besonders stark in Jarmuschs Film aus nächtlichen 
Episoden, herrscht eine ganz eigene Atmosphäre. 
Was diese Filme erzählen ist eine raum-zeitliche 
und soziale Konstellation, die es so noch nie in der 
Menschheitsgeschichte gab, und die in diesen Fil-
men ihre Banalität gänzlich abstreift. 
Am ehesten würde ich sie mit der des Lagerfeuers
vergleichen: Fluchtpunkt, schützendes Vehikel und
Begegnungsraum in einer unwirtlichen Umgebung.
Und am anderen Ende des Spektrums? Kinogän-
ger, die in den 70er Jahren jung waren (und davon 
gab es einige in diesem Salon) schwärmen bei der 
Verknüpfung von Auto mit Film natürlich von Steve 

Yoyo (Giancarlo Esposito), fährt den früheren Clown und Taxifahrer Helmut (Armin Mueller-Stahl) durch den Dschungel New Yorks, um die 
schlechtgelaunte Freundin Angela (Rosie Perez) nach Hause zu bringen. Alltagsrasismus und Pragmatismus treffen auf DDR-Erfahrung und 
das Staunen angesichts der Metropole.  
Night on Earth (1991), Buch & Regie: Jim Jarmusch 



Dieses Thema des Animismus, d.h. dass wir seltsam
gerne bereit sind, Dingen ein Eigenleben und etwas
Kreatürliches zuzuschreiben, findet sich auch bei 
Stefan Rohrer wieder. Insbesondere in seiner Serie 
von Motorenzeichnungen, gefertigt aus Altöl und 
Bleistift auf Papier. Was wir sehen ist aber keine In-
genieurskunst. Die Motoren sind seltsam organisch, 
sind eher unergründliche Wesen, bedrohlich und 
unbekannt wie Bewohner der Tiefsee. Ihre Schläuche 
sind Tentakel, Zylinder, Kolben und Wannen sug-
gerieren muskuläre Kraft und an irgendeiner Stelle 
könnte sich jederzeit ein Maul mit Furcht erregenden 
Zähnen öffnen. 

Die heimlichen Helden auch und gerade der Auto-
filme sind natürlich die Stunt Doubles. Folgerichtig 
also, dass Quentin Tarantino mit seinen Filmen über 
Filme diese Gestalten ausgiebig thematisiert und 
gewürdigt hat. Die einzige Figur z.B., die in Once 
Upon a Time in Hollywood (2019) über so etwas wie 
praktischen Realitätssinn verfügt, ist der Stuntman 
Cliff. Er ist der Macher inmitten eines Kaleidoskop 
narzisstischer Störungen. 
Ganz anders in Death Proof (2007). Auf den ersten 
Blick ein Film, dessen einziges Thema das Auto als 
tödliche Waffe ist. Wer näher hinschaut, trifft - wie 
immer bei Tarantino - auf ein Bündel von Motiven, 
Umdeutungen und Reminiszenzen. Nicht zuletzt, 
dass sich hier kein Einzelgänger in der von Gewalt 
durchdrungenen Gesellschaft behauptet (lange das 
Hauptmotiv vor allem der B-Movies, auf die sich 
Tarantino ja formal bezieht), sondern es ist ein Team 
aus Frauen, das am Ende über den mörderischen 
Psychopathen triumphiert.

Tödliche Psychopathologie verband auch David 
Lynch immer wieder mit dem Auto, vor allem in Lost 
Highway (1996). Die erste Einstellung des Films ist 
der Blick durch die Frontscheibe. Diese Sequenz ist 
Programm: Die Konturen lösen sich auf, der Rausch 
der Geschwindigkeit ist eine körperliche und geis-
tige Entgrenzung. Sie transformiert den Asphalt in 

Der Käfer Herbie ist das Auto als bester Freund. Er bringt nicht 
nur Dean (Jim Douglas) und Michele (Carole Bennett) zusammen, 
sondern geht mit ihnen auch durch dick und dünn. Er ist char-
mant, intelligent, witzig, eigenwillig und liebenswert.
Plakatmotiv von Ein toller Käfer (1968), Regie: Robert Stevenson

Der Underdog wird zum Killer, seine Waffe ist das Auto. Stuntman 
Mike (Kurt Russel) in seinem präparierten Stuntcar. Kappt man die 
Spitzen der Blitze und stellt sie mit dem Totenkopf in Reih und 
Glied entsteht die Kennzeichnung der Waffen-SS. Die Kühlerfigur 
ist ein grimmiger Donald Duck. 
Death Proof (2007), Buch & Regie: Quentin Tarantino 

formlose Wolkenschleier, jedes Objekt am Straßen-
rand erscheint nur noch in einem kurzen Aufglimmen 
und die gelben Mittelstreifen des Highways werden 
zu einer nicht endenden Serie von Blitzen, die direkt 
auf das Nervenkostüm des Fahrers - und damit des 
Zuschauers - einschießen. Es ist ein Bild, das wie eine 
Schwelle den Wechsel in die paranormalen Erzäh-
lungen David Lynchs markiert. Am Ende des Films 
taucht die selbe Einstellung noch einmal auf, hier 
untermalt von Rammstein.
Spätestens jetzt fällt auf, dass beim filmischen Amal-
gam aus Mensch und Auto die Musik immer eine 
entscheidende Rolle spielt. Und dass man vielleicht 
das Gleiche, was man vom Autofilm sagen kann, 
auch für zahlreiche Titel der Pop- und Rockgeschich-
te gilt.
Und tatsächlich kann jeder Gast des Blauen Salons 
früher oder später einen Titel nennen, in dem das 
Auto nicht nur gefeiert wird, sondern die Verschmel-
zung von Mensch und Maschine das eigentliche 
Thema ist. Einer meiner Favoriten ist Billy Oceans 
„Get Outta My Dreams, Get Into My Car“ (aus dem 
Album „License to Drive“, 1988). Oder diese Band, 
die sich „The Cars“ nannte und ihren größten Hit mit 
dem Refrain „How‘s gona drive you home, tonight?“ 
(1984) hatte. Aber besonders schön finde ich auch 
T.Rex, in der zweiten Strophe von Bang a Gong 
(Get it on): „Well you‘re built like a car, oh yeah (...) 
You‘re dirthy and sweet you‘re my girl“ (1971). Die 
Liste ist endlos. Und natürlich geht es dabei meis-
tens um Sex. Und wer kennt sie nicht, die hässliche 
Schmähung des extravaganten Autos als „Schwanz-
verlängerung“. Wenn man, wie hier im Blauen Salon, 
das Tableau der Beispiele in den Blick nimmt, sieht 
man, wie eindimensional das gedacht ist. Man sieht, 
dass das Auto auch eine Maschine des adoleszenten 
Befreiungskampfes ist (naja: war) und sich so wie 
selbstverständlich mit allen Spielarten der Sexuali-
tät verbindet, sei es symbolisch, metaphorisch oder 
eben ganz praktisch. 
Das war schon bei dem Käfer Herbie so. Dessen 
literarische Vorlage fügt der Grundformel us-ameri-



kanischer Filmerzählung („Boy meets girl“) das Auto 
hinzu: Boy, Car, Girl (1961 von Gordon Buford).

Aber gibt es das heute noch? Einen Popsong in 
dem der Liebhaber sich oder die Angebetete mit 
einem Auto identifiziert? Scheint so, als hätte auch 
dieses Phänomen seinen Höhepunkt in der Mitte 
des 20. Jh.s. gehabt. Mercedes Benz hat sich den 
Spaß erlaubt zu recherchieren, in wie vielen Werken 
populärer Musik seine Produkte namentlich erwähnt 
werden und kam immerhin auf bis dahin 4500. Man 
darf von einer hohen Dunkelziffer ausgehen, denn 
hey, - was hat Daimler-Benz in der Hinsicht schon auf 
dem Schirm? 
Heute sind es vor allem die Spielarten des Hiphop, in
dessen Lyrics die Autos ihre Rolle spielen. Denn kei-
ne musikalische Gattung ist mit seinen Erzählungen, 
Parodien und Provokationen so nah an der Lebens-
welt und Alltagskultur.

Sehr eindrücklich erinnern die zum Blauen Salon 
vorgefahrenen Straßenkreuzer vor der Kunsthalle 
daran, dass das Auto alles andere als ein schnöder 
Gebrauchsgegenstand ist. Es ist eins der Dinge, an 
denen sich unsere Beziehung zum Leben und zur 
Welt deutlich ablesen lässt. Es ist damit eben auch 
ein geistiges Phänomen. Roland Barthes schrieb Mit-
te der 50er Jahre in seinen „Mythen des Alltags“:

„Ich glaube, dass das Auto heute das genaue Äqui-
valent der großen gotischen Kathedralen ist. Ich 

meine damit: eine große Schöpfung der Epoche, die 
mit Leidenschaft von unbekannten Künstlern erdacht 
wurde und die in ihrem Bild, wenn nicht überhaupt 
im Gebrauch, von einem ganz anderen Volk benutzt 
wird, das sich in ihr ein magisches Objekt zurüstet 
und aneignet.“

Was durch Barthes damit aber auch sehr deutlich 
angesprochen wird, ist eine bestimmte Form der 
Rezeption. Wenn ich sehe, mit welcher tiefen Ver-
bundenheit und Faszination, mit welcher intimen 
Kenntnis der technischen, kulturellen und sozialen 
Details die Autoliebhaber ihre Schätze betrachten, 
pflegen und vor allem benutzen, dann fällt es schwer, 
die Grenze zur Kunstrezeption aufrechtzuerhalten.
Es muss einen doch nachdenklich stimmen, dass sich 
alle historischen Avantgarden stets an der kategori-
schen Grenze zwischen Kunst und Leben gerieben 
haben. Der eine oder andere verlangte gar, diese 
Grenze einzuebnen. Manchmal scheint es, als ob 
der Umgang mit den motorisierten Skulpturen des 
letzten Jahrhunderts diesen Anspruch hin und wieder 
einlöst. 
Susan Sonntag hatte Mitte der 60er Jahre in ihrem 
Manifest „Against Interpretation“ eine solche Hinga-
be auch für die Kunstkritik gefordert. Sie verlangte 
eine Erotik der Rezeption, und meinte damit mehr 
als nur Sinnlichkeit. Erotik wird verstanden als senso-
rische Faszination, die den geistig-seelischen Bereich 
mit einschließt. Treffender kann man die Hingabe der 
Liebhaber an ihre Autos eigentlich nicht beschrei-
ben.

Gastgeber und Band des 1. Blauen Salon mit einem Chevrolet Impala (1960) in der Blauen Lagune. Vorne der Rapper Marz, dahinter Sara 
Dahme (links) und Sarah-Jamila Groiß. Dahinter die Bixty Boys (von lionks) Fabian Meyer, DJ Diversion und Ja Mikkio Kappes. Am Steuer 
Markus Bader. 


