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Editorial

Liebe Leserinnen, liebe Leser,
der gegenwärtige Mensch und seine Umgebung, gespiegelt von 
der Malerei – so lautete das Thema der Ausstellung „Spiegelbild“, 
deren Katalog Sie im Inside-Teil dieser LIDO-Ausgabe finden. Bil-
der und Skulpturen junger Maler der Kunstakademie Düsseldorf 
sind dort zu finden und werden im Thema-Teil von Kunsthistori-
kern und Autoren teils mit Texten, teils mit Fotostrecken kom-
mentiert.
Im vorderen Teil von LIDO lesen Sie Interviews mit Peter Doig, 
der an der Kunstakademie Düsseldorf lehrt, und Dirk Skreber, der 
dort studierte und in diesem Herbst eine Gastprofessur an der 
Hochschule der Künste in Hamburg antreten wird. Die Kunsthis-
torikerin Noemi Smolik setzt sich mit dem Spiegel in der Kunst 
auseinander und das Team der Fachhochschule Düsseldorf hat Bil-
der aus Düsseldorf dazu gemacht. 

Viel Freude beim Schauen und Lesen!

Gertrud Peters
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Editorial

An der Kasse: Jan Drescher
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Spiegelbild. Bild als Spiegel des Realen. Bild, das identisch ist mit 
dem Abdruck auf der Netzhaut des Auges. So begann, aus dem 
mittelalterlichen Verständnis des Bildes als Anschauung und 
durch die Entdeckung der griechischen Kunst bestärkt, die west-
europäische Kunst,  das Bild zu verstehen. Renaissance nennt man 
diesen Zeitabschnitt des Aufblühens der Malerei, der bis in das 20. 
Jahrhundert die Spielregeln der europäischen und seit der Koloni-
sation auch der globalen Auffassung des Bildes geprägt hatte. Wo-
bei – und das ist ganz wichtig – das Spiegelbild als identisch mit 
dem Realen verstanden wurde. 
	D as hatte weitreichende Folgen; denn immer intensiver wur-
de in den folgenden Jahrhunderten nach neuen Verfahren und 
Operationen gesucht, die helfen sollten, das gemalte Bild iden-
tisch mit der realen Landschaft, dem realen Objekt oder der realen 
Person erscheinen zu lassen. Wiederentdeckt und beliebt war seit 

„Nicht alles überzeugt mich, was sie tun,
 ich empfinde den Versuch, die Welt im Bild nachzustellen,
wie sie ist, unwürdig und beleidigend.
Doch welch eine Anziehungskraft besitzen
die nach jenem Verfahren gemalten Bilder!
Alles, was das Auge sieht, malen sie so,
wie es das Auge sieht.
Sie malen, was sie sehen, wir aber, was wir anschauen.“
Orhan Pamuk  

Noemi Smolik

Spiegelbilder 
und andere 
Täuschungen 
über das Reale
Fotostrecke düsseldorf:
Izabel Jablonski

der Renaissance die Legende von dem griechischen Maler Zeuxis, 
dessen Stillleben mit Weintrauben so täuschend gemalt sein soll-
te, dass vorbeifliegende Vögel die Weintrauben für echt hielten. 
Ob wahr oder nicht, spiegelt diese Legende das Verhältnis des da-
maligen Betrachters /der Betrachterin zum gemalten Bild wider; 
identisch mit dem Realen sollte das Dargestellte sein. 
	 Es war die holländische Malerei des 17. Jahrhunderts, die in ihren 
Stillleben wie keine andere was das täuschend Echte angeht eine un-
vergleichliche Meisterschaft zu entwickeln begann. Allerdings be-
schränkte sich diese Malerei auf die schimmernde, glänzende, matte 
oder auch reflektierende Oberfläche der auf dem Bild erscheinenden 
Pfirsiche, Kirschen, Zitronen, Muscheln und Hummer, also auf die 
optischen Reize der darzustellenden Objekte. Dass ausgerechnet in 
dieser Zeit die Camera obscura erfunden wurde, die auf das Festhal-
ten des reinen Scheins ausgerichtet war, ist sicherlich kein Zufall. 
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Die das Licht reflektierende Oberfläche der kulinarischen Kost-
barkeiten stand für die Genüsse, die das Innere zu bieten hatte. 
Identität als Schein der Hülle.
	 In diesem seit der Renaissance erwachten Streben nach einer 
ultimativen Identität des Realen mit seinem Bild gab man sich 
bald mit der lichtreflektierenden Oberfläche nicht mehr zufrie-
den. Da half auch nicht das aus der Camera obscura weiterentwi-
ckelte fotografische Verfahren, das sich seit der zweiten Hälfte des 
19. Jahrhunderts zu verbreiten begann. Zwar schien zuerst der 
Glaube, das fotografisch hergestellte Bild decke sich mit dem Rea-
len, unerschütterlich zu sein. Und wie die Geschichte der ersten 
Hälfte des 20. Jahrhunderts zeigt, wurde dieser Glaube von den 
sich massenhaft verbreitenden Druckmedien und vor allem von 
dem neu aufkommenden Medium Film sträflich missbraucht. Er-
innert sei nur an Joseph Goebbels' Propagandaministerium, dem 

das sowjetische in nichts nachstand. Ihr Widerpart, die Reklame 
als optisches Produkt der kapitalistischen Wertvermehrung, setzt 
bis heute, ähnlich dem Prinzip der verführerisch gemalten Pfirsi-
che der holländischen Malerei, auf diesen Glauben, auch wenn er 
mittlerweile reichlich ramponiert ist.
	D enn bald begann man der Lichtreflexion auf dem Fotopapier 
wie der Lichtreflexionsübertragung der impressionistischen Ma-
lerei zu misstrauen. Was, wenn sie nur ein Schein sei, hinter dem 
sich das Wahre, das Unverfälschte, das Ursprüngliche, das Echte 
versteckt? Dieses misstrauische Fragen begann bereits mit der 
Malerei der Romantik, setzte sich bei den Symbolisten fort, ge-
folgt von den Dada-Streichen, die als bewusst provokative Schnit-
te mitten durch die Oberfläche zu verstehen sind, und gipfelte im 
Surrealismus, der genährt durch die Tiefensonden in die mensch-
liche Seele des Wieners Sigmund Freud, das Unbewusste an die 
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Oberfläche zu zerren begann. Diese Schnitte und Enthüllungen 
sind nur Anfänge einer Suche, die eine Besessenheit ankündigen, 
von der das ganze 20. Jahrhundert ergriffen wird. 
	D enn immer exaktere und kompliziertere Geräte wie Rönt-
gen- oder Ultraschallapparate werden erfunden, um den täu-
schenden Schein der Oberfläche zu überlisten. Immer tiefer bohrt 
man in das Innere. Bis als Folge dieser programmatischen Zerstö-
rung des Scheins die westliche Malerei der visuellen Oberfläche 
völlig entsagt und sich abstrakten Zeichen zuwendet. Diese über 
das Reale sich erhebenden Zeichen werden für Jahrzehnte von 
den führenden Kunsttheoretikern für den wahren Ausdruck des 
Echten und Unverfälschten gehalten. Sich ihrer nicht zu bedie-
nen, gilt nicht nur für den amerikanischen Kunstkritiker Clement 
Greenberg, sondern auch für den deutschen Kulturphilosophen 
Theodor W. Adorno als Bruch mit einem Sakrileg. Also nicht nur 
als ein ästhetisches, sondern auch als ein moralisches Versagen. 
	 Mit dieser Suche nach dem Wahren hinter der glänzenden 
Oberfläche geht eine zerstörerische Neigung einher, die der fran-
zösische Philosoph Alain Badiou als „Passion des Realen“ bezeich-
net. Er hält sie geradezu für ein Merkmal des vergangenen 20. Jahr-
hunderts und spricht von einem Handeln, das von der Überzeu-
gung gesteuert wird, das Reale sei nie real genug, um nicht doch als 
Schein, als unecht verdächtigt werden zu können: „Daraus ergibt 
sich“, schreibt Badiou, „dass unser Jahrhundert, aufgewühlt von 
der Passion des Realen, in jeder Weise, nicht nur in der Politik, das 
Jahrhundert der Zerstörung war.“ Nichts bleibt von dieser Sucht 
verschont, schon gar nicht das Bild: Marcel Duchamps Geste, mit 
der er 1917 ein gemeines, in einem Kaufhaus erstandenes Pissoir 
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zum Objekt der Kunst erklärt, führt endgültig die seit der Renais-
sance gehegte Vorstellung ad absurdum, ein Bild könne identisch 
mit einem realen Objekt sein. Die Schnitte, die der italienische 
Künstler Lucio Fontana der Leinwand, diesem traditionellen Trä-
ger des Bildes, verpasst, sind dann nur Ausdruck blinder Wut, 
die dieser Desillusionierung über die Möglichkeiten des Bildes 
folgt. Trauer, Wut, Zerstörung, Aggression, die sich nicht nur ge-
gen das Bild, sondern wie im Falle der Wiener Aktionisten sogar 
gegen sich selbst wenden, ergreifen die Kunst nach 1960. Das 
Bild wird zum Ort der Handlung, reale Gegenwart der Zerstö-
rung tritt an die Stelle des Bildes – Identität in reinster Form wird 
erreicht.
	E s gibt aber ein anderes Verständnis des Bildes. Die früh-
christliche Ikone, die auch im westlichen Teil Europas die mittel-
alterliche Kunst bis in die Renaissance geprägt hatte und die im 
östlichen Teil bis zum Anfang des 20. Jahrhunderts in kaum ver-
änderter Form weiter das Bildverständnis bestimmte, ging davon 
aus, dass es immer eine Kluft – und sei sie noch so gering – zwi-
schen dem Realen und seinem Bild gebe und geben werde, da eine 
Identität zwischen diesen beiden nie erreicht werden könne, weil 
es dem Menschen nicht gegeben sei, das Reale zu fassen. 
	U m dies zu verdeutlichen, zeigten die ersten Christus-Ikonen 
sein Antlitz als eine Reflexion in einer Spiegelfläche. Auf einer 
ovalen Fläche vor einem blau verfärbten, lichtreflektierenden 
Hintergrund erschien das jugendliche Gesicht Christi. Auf diese 
Weise wurde die Spiegelfläche wie ein Scharnier zwischen das 
Bild und die reale Person geschoben. Es gab kein Vertun: Zwi-
schen dem wahren, echten Gesicht und seinem Bild gab es ein 
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Dazwischen, das jeden Versuch, das Bild mit seinem Urbild 
gleichzustellen, scheitern ließ. Später erschienen dann auf der 
Spiegelfläche statt des Antlitzes Christi die griechischen Initialen 
seines Namens, IC XC, was die Vorstellung, das Reale könne nie 
mit seinem Bild identisch sein, noch radikaler verdeutlicht und 
was darüber hinaus von einem erstaunlichen Abstraktionsver-
mögen zeugt. 
	D er russische Maler Kazimir Malewitsch, aufgewachsen im öst-
lichen Teil Europas, kannte noch aus eigener Erfahrung diese Bild-
auffassung der Ikone. Wie für die Ikonenmaler war auch für ihn das 
Reale durch den Menschen nicht zu fassen, wie aus seinen zahlrei-
chen Äußerungen hervorgeht. Auch für ihn blieb immer eine Kluft 
zwischen dem Bild und dem darzustellenden Gegenstand. Selbst 
sein weißes Quadrat hebt sich noch vom weißen Hintergrund ab. 
Die Kluft, der Unterschied, selbst der noch so minimale wie zwi-
schen zwei weißen Farben, bleibt. 1923 stellt dann Malewitsch zu-
sammen mit seinen Schülern während der UNOVIS-Ausstellung in 
Sankt Petersburg Bilder aus, die er „Suprematistische Spiegel“ nennt. 
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Was spiegeln diese Bilder wider? Nichts. Es sind monochrome 
graue Bilder, die von einem gleichnamigen Manifest begleitet 
werden. In diesem Manifest spricht Malewitsch über die Un-
möglichkeit, egal ob mit Hilfe der Wissenschaft, der Religion 
oder der Kunst, eine Identität der Erkenntnis, der Vorstellung 
oder des Bildes mit dem Realen herzustellen. Keine Identität, 
sondern eine ewige Kluft. Kein Spiegelbild, sondern eine mono-
chrome farblose Fläche. 
	 Dieser Verzicht auf das Streben nach Identität schützt von vorn-
herein vor zerstörerischen Neigungen, meint in seinem hier schon 
zitierten Buch Alain Badiou. Tatsächlich unterscheidet sich Male-
witsch, der in seiner Malerei wieder zum Bild zurückfindet, von 
den meisten seiner Kollegen, die der Zerstörung des Bildes folgen. 
Das wurde ihm zunächst übel genommen. Heute jedoch, nachdem 
das Spiegelbild und sein Drang nach Identität immer mehr unter 
Verdacht geraten, erscheint die Bildauffassung der Ikone, der Male-
witsch gefolgt ist, als heilsamer Ausweg: Nicht der Drang nach 
Identität, das Zulassen der Kluft könnte die Lösung sein.

„Nicht alles überzeugt mich, was sie tun,
 ich empfinde den Versuch, die Welt im Bild nachzustellen,
wie sie ist, unwürdig und beleidigend.
Doch welch eine Anziehungskraft besitzen
die nach jenem Verfahren gemalten Bilder!
Alles, was das Auge sieht, malen sie so,
wie es das Auge sieht.
Sie malen, was sie sehen, wir aber, was wir anschauen.“
Orhan Pamuk  

Noemi Smolik
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und andere 
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Heimweh im 
Zentrallappen

Dirk Skreber
INTERVIEW 
Von Gertrud 
Peters 

Nachts, in Brooklyn, letzter Tag vor der Deadline: Dirk Skreber beantwortet Fragen per E-Mail 
und geht dann endlich schlafen. Ein Interview mit dem Maler, der in New York lebt, auf den 
größtmöglichen Wahnsinn in seinen zukünftigen Studenten hofft und mal wieder mit Herrn 
Steinmeyer in den Rhein springen möchte.
 

Wie war’s in Hamburg? Wenn du jetzt an der Hochschule der Künste anfängst als Gastprofessor, was 
bringst du den Studenten bei?
Ich habe nicht vor, denen viel beizubringen. Zumindest nicht in dem Sinne, dass ich denen zeige, wie 
man hübsche Bilder malt und ich dann am Ende dastehe und alle malen wie ich – das wäre mein größ-
ter Albtraum, das hieße, ich hätte so gut wie versagt. Denn da ich ja weiß, dass natürlicherweise 
niemand, ohne mich zu kennen, so malen würde wie ich, weiß ich auch, dass es komplett unnatür-
lich wäre, wenn in meiner Klasse nach ein paar Monaten so eine Entwicklung anfangen würde. Stu-
denten müssen irgendwie entdecken, was schon immer in ihnen war und ist. Wenn sie jedoch entde-
cken, dass da nichts zu entdecken ist, dann war’s das so ziemlich. Natürlich kann man auch daraus 
große Dinge hervorholen und sagen: „Ich bin leer“, das ist großartig, dazu gehört jedoch, glaube ich, 
die Reife eines sehr erfahrenen Menschen.
Wenn sie also diesen Weg gehen und in sich Dinge entdecken, werden sie ganz sicher nicht entde-
cken: In mir ist ein Maler und der malt so wie Dirk Skreber – das ist gewiss. Ich hoffe jedenfalls, dass 
ich umgeben sein werde von jungen Leuten, die jeden möglichen Wahnsinn in sich tragen, und wir 
damit die größte Freude haben werden, das alles aufzuklären und möglichst alle Missverständnisse 
aus dem Weg räumen können.

Auf deinen Bildern sind menschenleere Katastrophengebiete zu sehen. Du malst Einfamilienhäuser, 
die lähmende Normalität ausstrahlen und in denen sich Dramen abspielten ...
Ja, das liebe ich sehr. Ich bin der festen Überzeugung, dass alle Dinge einen Geist haben und wir dem 
unaufhörlich ausgesetzt sind und, ohne es zu wissen, Dinge tun, die vollkommen abhängig davon 
sind, wo und in welcher Umgebung wir uns gerade befinden und die meiste Zeit des Lebens befun-
den haben.Es ist wunderbar, ein Bild zu haben, das auf den ersten Blick ganz harmlos aussieht und 
dann nach und nach, ohne dass es die Geschichte preisgibt, so eine beklemmende Atmosphäre auf-
baut. Ich mache ja oft den Fehler, dass ich dann über die Geschichten rede und der Meinung bin, ich 
müsse die dann auch detailreich wiedergeben können – das ist natürlich – Quatsch, schadet dem 
Werk und zerstört im Grunde seinen Spirit.
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Überschwemmungen, Autounfälle ...
Ja, die haben für mich diese wunderbare Leere, Stille und verkörpern eine Art Unterbrechung. Ein 
Wagen fährt, fährt, fährt, dann kracht es und er muss repariert oder ersetzt werden – dann fährt er 
wieder und alles kommt nach und nach in den alten Trott – bis es wieder kracht. Es geht hier wirklich 
ganz und gar nicht um die Darstellung eines schwierigen Moments in dem Leben eines Einzelnen, 
das interessiert mich überhaupt nicht. Für mich ist das eine hoch aufgeladene Symbolsprache, die im 
besten Fall Energie ausströmt. Wenn ich ein Car-Crash-Bild beendet habe, dann bin ich nicht leer 
und erschöpft, dann bin ich in der Regel vollkommen aufgeladen. Ich habe mich nicht in dem Sinne 
abgearbeitet, dass ich komprimiere oder Dinge abarbeite – im gleichen Maße, wie das Bild immer 
aufgeladener wird, lade auch ich mich auf.

interview mit dirk skreber

Dirk Skreber  Foto: Debora Mittelstaedt, New York City 



Dann schaffst du dazu in deinen Ausstellungen Installationen aus Wasserbassins, öden Flächen und 
Wachtürmen oder baust lichtlose Gänge, die Angst- und Einsamkeitsgefühle auslösen. Macht die 
dritte Dimension das Ausmaß des stillen Schreckens körperlicher?
Der erste schwarze Tunnel in Wien, in der Engholm Galerie 2001 meine ich, also vor den Crash-Bil-
dern, hat ähnlich funktioniert wie das gerade Beschriebene. Es war eine Art Gegenüberstellung ei-
nes 100 % lichtlosen, begehbaren Innenraums und einer gut ausgeleuchteten vorweihnachtlichen 
Ausstellung – nein, im Ernst: Es war diese Gegenüberstellung. Es war so absurd, unter diesen Um-
ständen klaustrophobisch zu reagieren, dass ich schwer klaustrophobische Menschen habe dort 
durchgehen sehen. Vielleicht war es gerade das: eine Antiphobie-Maschine. Durch die Nähe so vieler 
Menschen um den schwarzen Gang herum war der im Gang Verschwundene gut aufgehoben und 
konnte sich seinen wie auch immer gearteten Ängsten stellen. Bei mir hatte es dieses Reinigungs-
Aufladungsphänomen – ich fühlte mich jedes Mal, wenn ich durchgegangen war, etwas befreiter.
Mir erschien es, als wenn man einem Menschen das Augenlicht, also das Sehen, nimmt, er sich so-
fort einerseits erleichtert fühlt, andererseits auf allen anderen Sinneswahrnehmungsebenen sensibi-
lisiert, also aufgeladen. Man ist in gewisser Weise verrückt geworden – verschoben und das führt 
positiv gesehen zu einem Reset-Moment. Nun, ein bisschen war es für mich natürlich auch die Tat-
sache, dass ich praktisch durch einen schwarzen Add Reinhard gewandert bin. Schwarz war schon 
sehr wichtig, wenn lichtlos gleich Blau wäre, hätte es mich nicht so interessiert.

Seit 2002 wohnst und arbeitest du in New York. Wirst dort von Friedrich  Petzel sehr erfolgreich 
vertreten. Wie ist es, dort zu leben?
Ich bin zu einer Zeit nach New York gegangen, zu der ich der Meinung war, ich würde amerikani-
schen Boden nicht mehr betreten müssen und es würde sich nicht lohnen, da der gesamte Rest der 
Welt interessanter ist als die USA. Ich war immer noch im September-11-Trauma und dachte ganz 
pragmatisch, dass alle Amerikaner Arschlöcher sind – eine Generation länger Amerikaner gleich ein 
doppelt großes Arschloch. Ich war an Osteuropa interessiert und wollte eigentlich nach Budapest 
ziehen. Dann kam die Show bei Petzel, ich habe mich verliebt und ich zog nach New York. New York 
ist unvorstellbar friedlich, hat 280 Sonnentage im Jahr, kalte frische Winter und stinkt im Sommer, 
am meisten stinkt es in Chinatown. Im Sommer abends um 18 Uhr auf Grand Street, Ecke Bowery 
hat man das Gefühl, man sei gerade wie Steve McQueen in Getaway aus einem Müllwagen gesprun-
gen, so stinkt alles. Das Schönste und Ungewöhnlichste, was ich in New York gemacht habe, ist im 
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eigenen Boot Manhattan zu umrunden. Am Ende der Runde in Chelsea andocken und Dinner ha-
ben, um dann mit zusätzlichen Gästen das Boot nach Little Odessa in den Hafen zurückzubringen. 
New York ist vielleicht immer noch eine der ambivalentesten und vielseitigsten Städte der Erde. Und 
obwohl ich zurzeit in Brooklyn lebe, fahre ich immer noch jeden Tag nach Manhattan und bin dabei 
aufgeregt oder zumindest irgendwie leicht angehoben und habe ganz versteckt irgendwo im Zent-
rallappen Heimweh nach Düsseldorf und träume davon, mit Herrn Steinmeyer morgens um vier in 
Unterhosen besoffen in den Rhein zu springen ...

interview mit dirk skreber

Dirk Skreber   
I R U S H HO HO HO 10.0 
2007, Öl auf Leinwand, 160 cm x 270 cm, Privatsammlung, Los Angeles

Heimweh im 
Zentrallappen

Dirk Skreber
INTERVIEW 
Von Gertrud 
Peters 



Ich will 
nicht unterrichten, 
ich möchte 
Teil von Etwas sein

PEter Doig
Interview 
von oliver
tepel

Im April dieses Jahres organisierten Kunststudenten aus Düsseldorf eine Gesprächsrunde 
in einem Raum der Kunstakademie. Es sollten alle möglichen offenen Fragen besprochen 
werden, vom Sinn des Kunst-Studiums und möglichen Alternativen zu seinem Status quo 
bis hin zu allgemeinen Fragen an die künstlerische Arbeit. Circa 60 Studenten beteiligten 
sich an jenem Gespräch, zu dem Peter Doig, Simon Thompson und der Autor dieser Zeilen 
geladen waren. Nach fast drei konzentrierten Stunden des regen Austauschs war so vieles 
besprochen, wie Fragen offen oder neu hinzugekommen waren. Einige Aspekte dieser of-
fenen Kommunikation sowie ein Interesse an Peter Doigs Blick auf seine künstlerische 
Entwicklung wie auch auf seine Lehrtätigkeit prägten das folgende Gespräch. 

Ich frage mich, was Sie als junger Künstler zur Malerei brachte.
Ich begann mich in meinem ersten Jahr an der Kunsthochschule, 79/80 in London, wirklich für 
Malerei zu interessieren. Ich denke, das hing damit zusammen, dass ich in der richtigen Umgebung 
war. Eben in einer, wo Kunst diskutiert wurde und man sich Dinge ansehen konnte und in der ei-
nige Maler zugegen waren. Es schien mir ein aufregender Ort zu sein und ich mochte wohl die 
Freiheit, Maler zu sein. Verglichen mit anderen Bereichen an der Kunsthochschule – Mode, Grafik, 
Illustration – wirkte die Agenda recht offen. Außerdem ging es darum, die Arbeiten anderer 
Künstler, sowohl zeitgenössischer als auch historischer, zu entdecken. Es sah nach einer interes-
santen Reise aus, einer, bei der man größtenteils auf sich selbst gestellt war.

Die Frage hat auch eine historische Dimension, da es in Großbritannien, wenn ich es richtig sehe, 
in den frühen 80er Jahren kein Revival der figurativen Malerei gab. Anders als in Deutschland oder 
Italien galt dort immer noch eine spätmoderne Ideologie, die die Malerei, insbesondere die figura-
tive, für überholt hielt.
Das stimmt in gewisser Hinsicht: Als ich 1980 in Saint Martins anfing, gab es dort etwa drei Leute, 
die figurativ malten – als ich die Hochschule drei Jahre später verließ, waren es nur noch drei, die es 
nicht taten!  Aber ich würde sagen, als Student war man, zumindest damals, ein wenig unaufmerk-
sam gegenüber aktuellen Richtungen von außerhalb, und wenn sie innerhalb der Hochschule auf-
kamen, arbeitete man für gewöhnlich dagegen. Großbritannien brachte zu dieser Zeit nicht allzu 
viele international bekannte Künstler hervor, aber es gab eine Fülle lokaler Bekanntheiten. Außer-
dem gab es eine Reihe sehr starker Ausstellungen in London, die sicher einen großen Einfluss auf 
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die Kunsthochschulateliers hatten ... „The New Spirit in Painting“, der späte Tizian, Gemälde aus 
Neapel in der Royal Academy, der späte Guston, Beckmanns Triptychen, Günter Brus, Frieda 
Kahlo, Baselitz, Lüpertz, Malcolm Morley im Whitechapel. Basquiat, Fischl, Goldstein im ICA. 
HC Westerman, Ed Paschke und The Hairy Who, dann Polke, Richter, McLean, Salle, Schnabel, 
Chia, Spero, Golub, Van Vliet, nur um ein paar zu nennen und die Vielfalt anzudeuten, die rings-
herum existierte.

interview mit peter doig

Peter Doig  Foto: Jochen Littkemann/Courtesy Contemporary Fine Arts, Berlin



Sahen Sie damals Verbindungen zu anderen Arten aktueller Kunst?
In Saint Martins waren wir ständig in Verbindung mit anderen Künsten – es gab einen sehr starken 
und lebendigen Modebereich, der zu einer interessanten Zeit spannende Studenten anzog: Post-
Punk, New-Romantic – damals gab es auf der Welt vielleicht 50 New Romantics und ungefähr zehn 
von ihnen waren in der Kantine von Saint Martins an meinem ersten Tag dort 1980...  sie führten 
einige der Clubs die offenbar wichtig waren. Vor John Galliano, der in unserem Jahrgang in Saint 
Martins war, gab es also solche Leute wie Stephen Linnard und andere. Das war zu der Zeit, als Mode 
eine aufregende Form von Ausdruck und Differenz war und überhaupt nicht kommerziell ausge-
richtet. In Saint Martins gab es so genannte Ergänzungskurse, in denen uns John Stezaker und Ro-
setta Brooks mit einer Menge neuer Kunst aus New York vertraut machten, die noch nicht in London 
gezeigt wurde – sie begannen zu dieser Zeit, das ZG-Magazin herauszugeben. ZG reflektierte, was in 
der Kunst, aber auch in Mode und Musik passierte, und sah die unterschiedlichen Formen als gleich-
wertig. Gleichgesinnte Studenten aus verschiedenen Fachrichtungen nahmen an diesen „Vorlesun-
gen“ teil. Auch die Musik war damals ausgesprochen lebendig: gerade nach Joy Division, Pil, A Cer-
tain Ratio, Throbbing Gristle, dann The Fall, Pere Ubu, Kraftwerk, Kid Creole, et cetera; zudem wa-
ren es ja auch die ersten Tage von Hip-Hop und es gab das Funk- und Disco-Revival. In Saint Martins 
gab es einen Fachbereich Film, den Malcolm Le Grice leitete, er war ein ziemlicher Strukturalist und 
mit der London Film-Makers' Coop in Verbindung, aber junge Studenten wie Isaac Julien waren auch 
dort und machten einige kritische soziopolitische Filme wie „WHO KILLED COLIN ROACH?“ 
und den immer noch großartigen „TERRITORIES“. Derek Jarman lebte gegenüber der Schule und 
war oft in den Cafés und Bars – seine Arbeit hatte einen großen Einfluss auf junge Kunstfilmmacher 
wie John Maybury und Cerith Wyn Evans. Wie meine Werke mit den Arbeiten dieser Künstler in 
Verbindung standen, weiß ich nicht – aber wir redeten auf jeden Fall miteinander ...

Peter Doig 

The Mirror of Maya Deren 
(by Martina Kudlaceks 2001)
2008,Öl auf Papier, 86,50 cm x 71 cm /34 x 28 in
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Ich hatte das Gefühl, dass die zweite Generation der New Romantics, Leigh Bowery und seine 
Szene, sich noch weiter in den Kunstbereich wagte, aber von Galerienseite aus kaum auf Interesse 
stieß. Denken Sie, dass, nicht nur in kommerzieller Hinsicht, eine Menge Talent in dieser Zeit 
schlicht verloren ging?
Es gab Augenblicke für einige der Künstler der zweiten Generation der New Romantics, der Szene 
um Taboo, Body Map und so weiter – an erster Stelle Leigh Bowerys Performance in der Anthony 
D’Offay Galerie. Das war eine einmalige Angelegenheit, organisiert von einem jungen Kurator 
der Galerie. Bowery stand nie in Verbindung mit irgendeiner Kunstszene oder Galerie. Trojan 
stellte ein paar Sachen aus – die einzigen Ausstellungsmöglichkeiten für diese Künstler wurden 
von den alternativen Mode-Leuten organisiert – so war da immer dieses „ein bisschen von die-
sem, ein bisschen von jenem“-Element. Ich schätze, auf eine Art war es wie Londons East-Village-
Szene – nur ohne jegliches kommerzielles Element. Es gab in London keinen richtigen Kunstkon-
text dafür und ich denke, die Kunstszene, die es gab, war so anders und fern – was die Ideen betraf 
und die Möglichkeit der Teilhabe. John Mayburys Ausstellung im ICA, zeitgleich mit J. M. Bas-
quiats, war vermutlich die größte Schau, die je ein Künstler dieser Generation in einer öffentli-
chen Institution hatte – und das war auch noch eine Art Projekt, eine Hommage an Tasty Tim und 
andere ... Um also die Frage zu beantworten, ob in dieser Zeit Talent verloren ging: Nun, bevor es 
verschwand, wurde es nie wirklich gefördert. Man blickte anderswohin – nach New York, Köln 
–,um zu sehen, was interessant und wichtig war. Ich denke, eine Menge von dem, was in London 
passierte, war nie groß mit Kunstbewegungen oder auch nur Kunsthochschulen verknüpft, und 
seine Nähe zu Clubs und alternativer Mode und extremem Schwulsein wirkte nicht unbedingt 
überzeugend auf das System.

interview mit peter doig

Peter Doig  

Touki Bouki (by Djibril Diop Mambéty 1973)
2008, Öl auf Papier, 69 cm x 53 cm /27 ¼ x 20 ¾ in



Wer lehrte Sie Kunst? Was lernten Sie?
Das englische System unterscheidet sich vom deutschen dadurch, dass man nicht in der Klasse ei-
nes bestimmten Professors ist, sondern viele Künstler deine Arbeiten sehen und mit dir reden viele 
weniger bekannte, einige wiederum recht bekannt.
Ich wurde von John Stezaker, Adrian Searle, Tim Allen, Jenny Durrant, Bill Henderson, Albert 
Herbert, Gary Wragg, Eileen Cooper, Tim Hyman, Rosetta Brooks, Henry Mundy, Clyde Hopkins, 
Brian „Dawn“ Chakely, Andrew Stahl „unterrichtet“, meine Arbeiten wurden von vielen, vielen 
anderen angesehen, darunter bei einem sehr denkwürdigen Anlass Jack Goldstein ...
Ich lernte, die Dinge, die ich und einige andere Künstler machten, mit Enthusiasmus zu betrachten – 
wir genossen es, auszugehen und redeten viel.

Wann zogen Sie es in Betracht, Kunst zu unterrichten?
Ich dachte nie darüber nach, bis mir von einem Freund, der in Stourbridge in den englischen 

Peter Doig  

Buffalo Motel 
1980, Tusche/Aquarell auf Papier, 30,20 cm x 41 cm /12 x 16 ¼ in
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Midlands eine Position innehatte, ein Tagesjob in einem Grundkurs  angeboten wurde. Es funkti-
onierte gut und sie boten mir an, dort zwei Tage die Woche zu arbeiten. Zu Anfang machte ich es 
wegen des Geldes – es war die höchste Summe, die ich jemals an einem Tag verdient hatte ... Ich 
mochte es, aber ich hatte nicht wirklich eine Ahnung, was ich da tun sollte – besonders im Aktzei-
chenraum.

Konnten Sie sich selbst in den Zielen und Fragen der Studenten sehen?
Ja, auf jeden Fall. Ich denke, ich lernte von meinen „Lehrern“ – oder zumindest von denen, die ich re-
spektierte und die mich zu respektieren schienen. Lernte, dass man, sobald man im Atelier ist, mit 
ähnlichen Problemen zu tun hat, dass es da Gemeinsamkeiten gibt. Dilemmas und solche Sachen 
sind Dinge, die wir alle erleben, und wenn jemand einen Durchbruch schafft, sollte das wahrgenom-
men und auf eine Art gefeiert werden.

Wo gibt es Veränderungen? – Ich bemerkte, dass junge Künstler sich nicht mehr so stark in einem 
historischen Kontext betrachten, wie es die älteren Generationen taten.
Ich sehe nicht so viele Veränderungen hinsichtlich des historischen oder auch zeitgenössischen Kon-
textes als vielmehr in Bezug auf die Möglichkeiten außerhalb der Akademie, will sagen Karrieremög-
lichkeiten. Ich denke, meine Generation fühlte sich, als würden wir ins Leere laufen ... Heute sind 
verschiedene Leute mit verschiedenen Arten von Einfluss aus unterschiedlichen Gründen an den Ar-
beiten der Studenten interessiert. Heute kann es für einen jungen Künstler sehr schnell gehen.

In einem Gespräch zwischen Ihnen und Chris Ofili sagten Sie etwas Interessantes: „Ich frage meine 
Studenten Folgendes: ‚Musst du ausstellen oder verkaufen?‘ Als du und ich studierten, war es sehr 
schwierig, ein Bild zu verkaufen. Vielleicht stellen Künstler heutzutage zu viel aus. Warum nicht 
fünf oder zehn Jahre warten, wie es manche Musiker zwischen zwei Alben machen? Es ist eine Fal-
le, die das System eingeführt hat, und es bedarf eines starken Willens oder eines gewissen Fanatis-
mus, um zu widerstehen, wenn deine Arbeit gewollt wird.“ – Wo das Vermarktungssystem schon 
wartet und die Studenten das wissen, wie gehen sie mit dieser Situation um?
Was ich den Studenten zu erklären versuche, ist, dass sie letztlich für das, was sie tun, die Verant-
wortung tragen – was meint, dass da möglicherweise ein Vermarktungssystem wartet oder einfach 
irgendwer, der ihnen Geld für ihre Arbeit bietet. Ich will nur, dass sie so kompromisslos wie mög-
lich sind, wenn diese Art von Entscheidung fällig wird, und ich will, dass sie kapieren, auf was sie 
sich da einlassen können. Diese Art von Ratschlag gab es für meine Generation nicht, einfach weil 
er nicht notwendig war.

Vor ein paar Monaten saßen wir in einer offenen Gesprächsrunde, die von einigen Ihrer Studen-
ten organisiert wurde. Zu Beginn sagten Sie zu mir: „Niemand hier liest irgendwelche Kunstma-
gazine.“ Sie fragten sogar die Studenten, wer von ihnen „Monopol“, „Spex“ oder „Texte zu Kunst“ 
lese. Warum denken Sie, ist Theorie oder nur die Kenntnis anderer Arbeit so uninteressant  
geworden?
Ich weiß es nicht, aber es ist ziemlich beeindruckend ... vielleicht ist es nicht ihre Sprache oder 
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eben nicht ihr „Look“? Vielleicht ist es langweilig? Vielleicht ersetzt der Blick ins Internet die 
Quellen, die früher als wesentlich erachtet wurden, wie Magazine ...

Was fänden Sie gut, wenn Ihre Studenten es lesen würden?
Mir würde gefallen, wenn sie ihre eigenen Materialien mitbrächten – sei es etwas zum Lesen, Ansehen 
oder Hören, egal, solange sie nur begeistert davon sind – das ist alles. Nur nicht etwas, was man ihnen 
vorschreibt mitzubringen. Ich will auch von ihnen erfahren, was sich zu lesen lohnt. Ich hoffe, ein 25-
Jähriger kann einem fast 50-Jährigen ein paar Anregungen geben.

Welche guten Anregungen erhielten Sie?
Ich kann da nicht wirklich spezifisch antworten, weil ich seit über 15 Jahren mit Studenten spreche ...

Wie verhalten Sie sich zu der Idee des Unterrichtens? Ich erinnere mich an die Missverständnisse auf-
grund der unterschiedlichen Bedeutungen des Wortes im Deutschen und Englischen, von denen Sie 
erzählten.
Nun ja, das unübersetzbare Wort ist „Unterrichten“ – in England wird es „unterrichten“ genannt, ob-
wohl es das genauso wenig ist wie in Düsseldorf. Ich will nicht unterrichten, ich möchte Teil von etwas 
sein – warum sonst sollte ich dort sein? Was ist es? Ich weiß es nicht, aber ich weiß, dass es ein Privileg 
ist, in dieser Situation zu sein, nicht nur in Düsseldorf, wo man so viel mit Künstlern zu tun hat. Ich 
weiß, dass es oft zu den besten Diskussionen kommt, wenn man es am wenigsten erwartet oder wenn 
man denkt, dass es nichts mehr zu sagen gibt. Oder zum Beispiel jener Abend, an dem Simon Thomp-
son und Sie zu dem Gespräch kamen, für das es weder Plan noch Agenda gab. Ich kann mir keinen an-
deren Ort vorstellen, an dem sich diese Art von spontaner Situation entwickeln könnte.

Besteht eine Nachfrage nach technischem Unterricht?
Vielleicht – aber dafür bin ich nicht der Richtige.

Sie sagten ebenfalls in dem Gespräch, dass sie viele neue Dinge in den Arbeiten der Studenten 
sehen? Was ist das Neue?
Ich denke, letztlich ist es die Energie – zunächst wurde ich von dem rauen und unfertigen Aussehen 
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der Arbeiten angezogen – alles sah nach „work in progress“ aus. Wenigstens für meine Augen, die 
an englische Kunsthochschulen gewöhnt waren, wo das Fertige betont wird, zumindest war es so 
vor sechs Jahren, als ich zuletzt damit zu tun hatte.

Denken Sie, dass die Situation der Studenten einer Veränderung bedarf?
Ich denke, die Kunstakademie ist ein ziemlich gutes System – offensichtlich benötigt sie ein paar 
mehr Klassen ... Ich mag es auch sehen, dass ab und zu Besucher die Arbeiten meiner Studenten 
anschauen. Aber ich denke, im Wesentlichen bietet sie den Künstlern Raum und Zeit, sich zu 
entwickeln, und gibt ihnen die Freiheit, die Dinge zu tun, die sie tun möchten.

Sie erwähnten einmal, dass der innere Prozess, der zu einem Bild führt, im Lauf der Jahre immer 
wichtiger wird. Wie verändert er die Resultate?
Ich denke, das ist so – es ist schwerer, mit vielerlei Information zu malen – vielleicht ist das eine 
gute Sache ...

Also wurde das Malen über die Jahre immer schwieriger?
Für mich scheint es so zu sein, aber das ist hoffentlich nur ein vorübergehender Zustand.

Peter Doig, geboren in Edinburgh, aufgewachsen in Trinidad und Kanada, studierte Kunst an der 
Wimbledon School of Art, der Saint Martins School of Art und der Chelsea School of Art in Lon-
don. Seine erste Teilnahme an einer bedeutenden Gruppenausstellung war 1982 die „New Con-
temporaries“ im ICA, London, seine erste größere Einzelausstellung folgte 1984 in der Metropo-
litan Gallery, London. Heute befinden sich seine Arbeiten in einer Vielzahl der maßgeblichen 
Sammlungen aktueller Malerei. Seit 2005 ist Peter Doig Professor an der Kunstakademie Düssel-
dorf. Er erhielt in diesem Jahr den Wolfgang Hahn Preis. Die Tate Britain in London zeigte zu Be-
ginn des Jahres eine retrospektivische Werkschau, welche nach einem Zwischenstopp im Musée 
d’Art moderne de la Ville de Paris ab dem 9. Oktober in der Schirn-Kunsthalle, Frankfurt, zu  
sehen sein wird.

Ich will 
nicht unterrichten, 
ich möchte 
Teil von Etwas sein

PEter Doig
Interview 
von oliver
tepel



Wer meint, dass der Berlin-Trend bald vorbei ist, sei eines Besse-
ren belehrt. Zwar ist die Hauptstadt-Kunstszene zur Sommer-
zeit ein wenig ruhiger geworden und vielerorts steht man vor 
verschlossenen Türen, aber: Das Kunstsommerloch nähert sich 
seinem Ende. Hinter den Fassaden arbeitet man emsig an den 
Ausstellungen für Anfang September, um so die anstehende 
Herbstsaison einzuläuten. Bevor der Messetrubel anfängt, häu-
fen sich wie gewohnt die Galerie-Neueröffnungen. Rund um 
das 13. ART FORUM BERLIN ist anscheinend der beste Zeit-
punkt, um in Berlin einen Neuanfang zu wagen. Mit mittlerwei-
le über 650 Galerien ist  die Kunstdichte zwar so hoch wie nie 
zuvor und zahlenmäßig ist New York längst überholt; dennoch 
zieht es Newcomer, alte Bekannte – unter neuem Namen oder mit 
zusätzlicher Dependance –, Projekträume und Produzentengale-
rien an die Spree. Der eine oder andere hat sich ein neues Kon-
zept ausgedacht, um im Kampf um Aufmerksamkeit vorne zu 
sein oder um sich eine neue Klientel zu erschließen. Allerdings 
fragt man sich schon, wo all die Käufer herkommen sollen, um 
den dichten Berliner Kunstmarkt zu rechtfertigen. Schon häu-
fen sich Eröffnungsjubiläen. Für viele Galerien, die den Sprung 
nach Berlin gewagt haben, ein Anlass, Bilanz zu ziehen. Denn 

Es gibt Orte, zu denen 
irgendwann alles gesagt ist. 
Und dann gibt es Berlin.
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wer in der Spreemetropole längerfristige Ambitionen hegt, ist 
neben einem Quäntchen Glück vor allem auf geschicktes Kalkül 
und Wirtschaftlichkeit angewiesen – trotz günstiger Mietpreise 
und regem Publikumsverkehr.
	A lexander Duve von der Galerie DUVE Berlin etwa kann sich 
beruhigt zurücklehnen und im September sein erfolgreiches 
Einjähriges feiern. 2007 beschloss der studierte Betriebswirt und 
passionierte Sammler, dessen Vater ebenfalls Kunst sammelt, 
den Schritt ins Galerienwesen zu wagen. Warum ausgerechnet 
Berlin? Duve: „Nur hier ist ein Umfeld gegeben wie nirgendwo 
sonst; die Stadt pulsiert, lebt und verändert sich fortgehend.“ 
Seine Künstler sucht Duve vor allem im Berliner und New Yorker 
Umfeld. Natürlich fährt er auch regelmäßig zu den Akademie-
Rundgängen, wo er zuletzt in Düsseldorf den Immendorff-
Schüler Niels Sievers kennengelernt und ins Programm geholt 
hat. Im September präsentiert er kleinformatige Zeichnungen 
von Grit Hachmeister, die mit naivem Strich den Bogen zu pro-
vokativ-freizügigen Motiven spannt und fotografischen Selbst-
porträts gegenüberstellt. 
	 Das seine Räume im Galerienumfeld des Hamburger Bahn-
hofs liegen – das in der Szene mit zunehmendem Interesse 
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wahrgenommen wird –, findet Alexander Duve gut. Von Kon-
kurrenz sei keine Rede, denn jede Galerie spezialisiere sich pro-
grammatisch auf eine bestimmte Kundschaft. Das Verhältnis 
zu den anderen Galerien sei entspannt bis freundschaftlich. Mit 
dem Ableger der New Yorker Galerie Haunch of Venison und 
den örtlich etablierten Galerien Schuster & Scheuermann, 
Spielhaus Morrison sowie der Galerie Frühsorge hat sich so eine 
Art neues Hamburger-Bahnhof-Cluster gebildet. 
	D ie Konkurrenz ist nur etwas weiter östlich in der Brunnen-
straße perlenkettengleich aufgereiht. Auch hier feiert man in 
diesen Tagen den ersten Geburtstag: Pünktlich zum ART FO-
RUM 2007 eröffnete damals die Gemeinschaftsgalerie Filiale 
Berlin der Galerien Conrads aus Düsseldorf und Römerapothe-
ke aus Zürich. Zwar dienen die großzügigen Räumlichkeiten 
bisher in erster Linie tatsächlich als Filiale, in die die jeweiligen 
Ausstellungen weiterziehen; aber auch eigenständig kuratierte 
Ausstellungen sind mit im Programm, was dem Gemein-
schaftsprojekt eine gewisse Unabhängigkeit verleiht. So be-
ginnt die Herbstsaison mit der Gruppenshow „land, scaped“, in 
der Künstler beider Galerien Positionen und Konzepte zum 
Thema Landschaft zeigen. 

Unter dem Namen KOMET BERLIN Galerie haben sich acht 
Künstler als Produzentengalerie zusammengetan und ihre Ver-
marktung selbst in die Hand genommen. Unter der Geschäfts-
führung von Denise Jänig widmen sich die Künstler vorder-
gründig dem Figurativen als verbindendem Element sämtlicher 
Arbeiten – egal ob Malerei, Skulptur, Installation, Fotografie 
oder Video. Mit an Bord ist unter anderem der Düsseldorfer 
Akademie-Absolvent Arno Bojak, der auch in der ersten KIT-
Ausstellung „Hotel Kerberos“ mit seinen großformatigen Bil-
dern vertreten war. Spricht man Denise Jänig – die Stationen bei 
den Berliner Galerien Birgit Ostermeier und Eigen + Art durch-
laufen hat –, auf die Gründung an, erzählt sie von einem Selbst-
läufer: „Für mich war klar, dass ich weiter mit Kunst arbeiten 
wollte. Mit den Künstlern Thorsten Solin und Steffi Weigel kam 
dann die Idee, die Galerie aufzuziehen. Bisher können wir auf 
ein gutes Jahr zurückblicken. Wir machen auf jeden Fall weiter!“ 
Dabei stand das Vorhaben nicht von Anfang an unter einem güns-
tigen Stern: wegen des anfänglichen Galerienamens „RAKETE 
BERLIN“ gab es Querelen mit dem bekannten Fotografen Jim 
Rakete, der eine einstweilige Verfügung erwirken konnte. Da ge-
rade der Komet Holmes an der Erde vorbeiflog, war dies Anstoß 



für die Namensänderung. In Anlehnung an diese kleine Anekdote 
wird deshalb das Jubiläum im September unter dem Titel „Holmes“ 
laufen und Positionen aller Galeriekünstler vorstellen. 
	 Auch die etablierten Galerien – vor allem aus dem Rheinland –, 
hat es in die Bundeshauptstadt gezogen. Die Kölner Galerien von 
Rafael Jablonka oder Michael Müller etwa, die jedoch mit ihrem 
hochklassigen Programm für wenig Neues sorgen. Interessanter 
ist da die dynamische Galerienlandschaft zwischen Mitte und 
Kreuzberger Norden. In der Lindenstraße hat der international 
renommierte, schwedische Galerist Claes Nordenhake ein Ge-
bäude gekauft und Kollegen mit ins Haus geholt. Zum Beispiel 
eine Vertretung der Galerie Konrad Fischer aus Düsseldorf. Unter 
der Leitung von Daniel Marzona, der in der Vergangenheit für ei-
nige Publikationen zum Thema Minimalismus und Konzept-
kunst verantwortlich zeichnete, bleibt man sich treu und zeigt  
nach den Galerieferien Lawrence Weiner. 
	 Neben den Galerien von Volker Diehl und Gregor Podnar hat 
sich im Erdgeschoss die aus Dresden stammende Galerie Gebr. 
Lehmann eingemietet. Max Meyer-Abich, Leiter der Vertretung, 
weiß jedoch auch über die negativen Seiten Berlins zu berichten: 
„Am Anfang war es echt hart, denn es gab regelmäßig Einbrüche 
und Vandalismus. Einmal kamen Jugendliche bei einer Galerie im 
Haus herein und schnappten sich vor allen Augen einen Laptop. 
Zum Glück hat sich das Problem mittlerweile gelegt.“

Auffallend ist, dass durchweg niemand von Konkurrenzproble-
men spricht. Vielen fällt es schwer, das Wort überhaupt in den 
Mund zu nehmen. Den Großen kann es egal sein, da sie mit be-
währten Programmen auf einen treuen Kundenstamm setzen 
können und über genügend Kapital verfügen. Kleinere Galerien 
und Neulinge wollen sich erst gar nicht messen – wichtiger ist der 
Kampf um Etablissement und Überleben; ein gutes Jahr ist vor 
allem ein überstandenes Jahr. 
	A uf zahlngskräftige Kundschaft aus der Umgebung kann man 
dabei nicht hoffen, denn im Vergleich zu den zwar durch Abwan-
derung schrumpfenden Hochburgen im Rheinland und im Süden 
finden sich in der Hauptstadt nur unzureichend kauffreudige 
Kunstliebhaber. Dafür setzt man auf die Entwicklung Berlins als 
Schauplatz des internationalen Kunstmarktes. Anlass zur Hoff-
nung geben die vielen Kunstmessen und Events wie ART FORUM 
BERLIN, Art Berlin Contemporary, Berliner Kunstsalon, Berliner 
Liste, Preview Berlin und Gallery Weekend, zu denen die Galerien 
Sonderschauen und Events auffahren, die für entsprechende in-
ternationale Aufmerksamkeit sorgen sollen. Denn wer über die 
entsprechende Finanzkraft verfügt, soll gerne nach Berlin kom-
men und hier neben der Vielfalt vor allem Qualität finden. Der 
Trend geht zum Kunsttourismus. Anstatt durch die ganze Welt 
jetten zu müssen, fährt man nun entspannt zum Gallery-Hopping 
an die Spree. Und weiß: Berliner Luft ist immer eine Reise wert!
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Berlin – ein Report 
von Julian Mieth
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Es gibt Orte, zu denen 
irgendwann alles gesagt ist. 
Und dann gibt es Berlin.

Berlin – ein Report 
von Julian Mieth

report von julian mieth



Akademiegalerie 

museen

K21 Kunstsammlung 
NRW

NRW-Forum Kultur 
UND Wirtschaft

Burgplatz 1, Geöffnet: mi.–so. 12–18 Uhr, www.
kunstakademie-duesseldorf.de, Bildspeicher– 
Neue Werke in der Sammlung der Akademie-
Galerie, 19. September–15. Februar 2009 
Aus dem Fundus der seit 2005 aufgebauten Sammlung mit Arbei-
ten der Professoren und Absolventen der Kunstakademie zeigt die 
Akademiegalerie einen repräsentativen Querschnitt. 

StändehausstraSSe 1, Geöffnet: di.–fr. 10–18 Uhr, 
sa., so. und Feiertage 11–18 Uhr, montags 
geschlossen, www.kunstsammlung.de, Law-
rence Weiner – AS FAR AS THE EYE CAN SEE, 27.
September–11. Januar 2009
Die Retrospektive gibt einen umfassenden Einblick in das künstle-
rische Wirken Lawrence Weiners, des Mitbegründers der Kon-
zeptkunst. Der Fokus der Ausstellung liegt auf den konzeptuellen 
Arbeiten mit Sprache; etwa 70 dieser Werke von 1968 bis heute, 
aber auch frühe Gemälde der 60er Jahre werden gezeigt. 
Ayse Erkmen, 8. November–Januar 2010 
Die türkische Künstlerin Ayse Erkmen wird für den großen Raum 
unter der Glaskuppel eine Installation einrichten, die genau wie 
ihre bisherigen Arbeiten eine Vielfalt von Medien und Formen 
zusammenführt.

Ehrenhof 2, Geöffnet: di.–so. 11–20 Uhr, fr. bis 24 
Uhr, montags geschlossen, www.nrw-forum.
de ALBERT WATSON – RETROSPEKTIVE, 10. SEPTEMBER–
10. JANUAR 2009 
Die Fotografien des bekannten Mode-Porträt- und Werbefotogra-
fen Albert Watson sind längst zu Ikonen geworden – jetzt widmet 
das NRW-Forum dem Künstler eine umfangreiche Ausstellung 
mit Werken aus mehreren Dekaden.
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museum kunst palast

museen düsseldorf

Ehrenhof 4–5, Geöffnet: di.–so. 11–18 Uhr, 
montags geschlossen, www.museum-kunst-
pala st.de , HIMMLISCH   –  HERRLICH  –  HÖFISCH, 
Peter Paul Rubens, Jan Wellem und Anna 
Maria Luisa dE`Medici, 20. September–11. Januar 
2009
Die Hauptausstellung zeigt Werke aus der kurfürstlichen Samm-
lung, in deren Zentrum das monumentale Werk Peter Paul Rubens 
„Die Himmelfahrt Mariae“, seine Varianten und Geschichte ste-
hen. Die enge Verbindung des Sammlers und Mäzens Jan Wellem 
und seiner Frau Maria Luisa de' Medici zu Florenz wird durch zahl-
reiche Leihgaben aus den weltberühmten Florentiner Museen be-
sonders betont.
DIANA UND „AKTAION“ – Der verbotene Blick 
auf die Nacktheit, 25. Oktober–15. Februar 2009
Der antike Mythos von dem Jäger „Aktaion“, der die Jagdgöttin 
Diana beim Bade überrascht, von ihr zur Strafe in einen Hirsch ver-
wandelt und von seinen eigenen Hunden zu Tode gerissen wurde, 
ist von zahlreichen Künstlern unterschiedlicher Epochen dargestellt 
worden. Das museum kunst palast gibt in seinem Ausstellungsflü-
gel einen Einblick in die Breite der künstlerischen Interpretations- 
und Rezeptionsmöglichkeiten dieser berühmten Geschichte. 
SPOT ON 01, 14. Juni–9. November 2008
Die neue Ausstellungsreihe des museums kunst palast „Spot on“ 
zeigt halbjährlich Werke und Werkgruppen mit Neuerwerbungen, 
Werken aus dem Sammlungsbestand, restaurierten Arbeiten und 
„Wiederaufführungen“ vergangener Ausstellungen und Perfor-
mances mit zum Teil engem Bezug zur Düsseldorfer Kunst- und 
Ausstellungsgeschichte. 
Zum Auftakt werden in sechs Projekträumen Werke von Joseph 
Beuys, Felix Droese, Marta Klonowska, Wolfgang Tillmans, Sandra 
Vásquez de la Horra und ZERO in der Fotografie gezeigt.



KIT – Kunst im Tunnel  

Kunstverein für  
die Rheinlande und 
Westfalen

Mannesmannufer 1 B, Geöffnet: di.–sa. 12–19  
Uhr, so. und Feiertage 11–18 Uhr, montags ge-
schlossen, www.kunst-im-tunnel.de, vom 
gehen in viele richtungen, 8. November–
11. Januar 2009
Mode als Verkleidung des Körpers, als seine Verhüllung und Bloß-
stellung: das Nebeneinander von Kunst, Mode und Design in ih-
ren Abgrenzungen und Annäherungen wird in diesem Media-
übergreifenden Ausstellungsprojekt des Vereins „701 e.V.“ im 
Ausstellungsraum von KIT – Kunst im Tunnel in Szene gesetzt.

Grabbeplatz 4, Geöffnet: di.–sa. 12–19 Uhr, so. 
und Feiertage 11–18 Uhr, montags geschlossen, 
www.kunstverein-duesseldorf.de, Die Wahr-
nehmung von Ideen führt zu neuen Ideen 
(#21), 2. August–28. September 2008
Den 21. Satz der Paragraphs on Conceptual Art von Sol LeWitt,  
einem der Gründerväter und Vordenker der Konzeptkunst, greift 
der Kunstverein als Motto für seine Ausstellung von neun Künstle-
rinnen und Künstlern (Bernadette Corporation / Claire Fontaine / 
Reena Spaulings, Kerstin Cmelka, Claire Fontaine, Iain Forsyth / 
Jane Pollard, Joachim Koester, Jon Knowles, Jonathan Monk, Falke 
Pisano, Mario Garcia Torres) auf. Die gezeigten Arbeiten sind  
Remakes von Werken aus den 60er und 70er Jahren, die zeitgenös-
sisch interpretiert werden.
Ian Wallace, 18. Oktober–11. Januar 2009
Die Ausstellung präsentiert zusammen mit dem Witte de With 
Center for Contemporary Art in Rotterdam und der Kunsthalle  
Zürich eine umfangreiche Werkschau des Konzeptkünstlers, Foto-
grafen und Kunsttheoretikers Ian Wallace. Der Kunstverein bietet 
einen Überblick über die Schaffensperiode des Künstlers, in der er 
den Übergang von der Malerei zur Fotografie vollzog, und zeigt 
wichtige frühe Werke.  



Kunststadt 32 /33

Kunsthalle  
Düsseldorf 

museen düsseldorf

museen

Grabbeplatz 4, Geöffnet: di.–sa. 12–19 Uhr, so. 
und Feiertage 11–18 Uhr, montags geschlossen, 
www.kunsthalle-duesseldorf.de, PARKHAUS, 
10. August–21. September 2008
Anlässlich des zehnjährigen Jubiläums des freien Ausstellungsrau-
mes PARKHAUS im Malkastenpark wird in der Kunsthalle die 
Konzeption des besonderen Ausstellungsortes mit wechselnden 
Installationen, experimentellen Arbeiten, Vorträgen und Perfor-
mances aufgegriffen. An der Ausstellung beteiligt sind zahlreiche 
junge, noch nicht etablierte Künstler, die die Lebendigkeit der Aus-
stellungskultur im PARKHAUS deutlich machen; aber auch be-
kannte Namen wie Stefan Demary, Katharina Fritsch, Gilbert und 
George, Sven t'Jolle, Gereon Krebber, Michael Sailstorfer, Christine 
Schulz und Jaqueline Overberg sind mit Werken vertreten.
Reiner Ruthenbeck, 12. Oktober–11. Januar 2009
Der Bildhauer Reiner Ruthenbeck zeigt in der retrospektiv ange-
legten Schau der Kunsthalle die Breite seines künstlerischen  
Lebenswerks mit zahlreichen Rauminstallationen und konzeptu-
ellen Arbeiten. 
Die von ihm benutzten Materialien wie Metall, Stoff, Asche, Papier 
und Möbel, dem Alltag entnommen, korrespondieren in ihrer 
Vielfalt mit dem großen Spektrum an künstlerischen Ausdrucks-
formen: Rauminstallationen, Skulpturen, Fotografien, aber auch 
experimentelle, akustische Arbeiten sind Teil seines spannungsrei-
chen und doch stillen, meditativen Œuvres. Die Abstraktion ist 
hier das vorherrschende Gestaltungsprinzip; in zum Teil jahrelan-
gen Prozessen entwickelt Reiner Ruthenbeck Kunstwerke, die die 
Gegensätze von Material, Farbe und Form zu einem harmonischen, 
einheitlichen Ganzen vereinigen. 



Galerie Ursula 
Walbröl

Galerie Conrads 

galerien

Kronprinzenstr. 9, Geöffnet: di.–fr. 11–18 Uhr, 
sa. 12–16 Uhr und nach Vereinbarung, www.
galerie-conrads.de, Jana Gunstheimer, 13.–25.
SEPTEMBER 2008, Lotta Hannerz, 8. NOVEMBER–
20. DEZEMBER 2008
Düstere, schwarz-weiße Zukunftsmodelle einer postindustriellen 
Gesellschaft, die geprägt ist von Arbeitslosigkeit, Gewalt, Verein-
samung und Überwachung, entwirft die Künstlerin Jana Gunst-
heimer in einem umfassenden multimedialen Projekt, das sowohl 
Skulpturen, Malerei als auch die von ihr gestaltete Website umfasst. 
Die schwedische Malerin und Bildhauerin Lotta Hannerz bedient 
sich ebenfalls mehrerer künstlerischer Ausdrucksebenen und -for-
men: Sie verschmilzt Malerei und Skulptur, Dreidimensionalität 
und Fläche, Farbe und Linie zu einem komplexen und oft ironi-
schen Kunstwerk. 
Die Ausstellungen in der Galerie Conrads zeigen zwei Künstlerin-
nen, die auf unterschiedliche Weise die Mehrdimensionalität von 
Kunst nutzen und zu einem interessanten und doch kohärenten 
System von Zusammenhängen vereinen. 

Kronprinzenstr. 9, Geöffnet: di.–fr. 11–18 Uhr, 
sa. 12–16 Uhr, www.galerie-walbroel.de, Julia 
Schmid, 5. JULI–9. SEPTEMBER 2008, Michael 
Müller, 13. SEPTEMBER–25. OKTOBER 2008, Philip 
Loersch, 8.–20. NOVEMBER 2008 
Julia Schmid zeigt die Flora in ihren vielfältigen Ausformungen, 
überzeichnet, verfremdet durch die stark vergrößerte Darstellung 
und in einem zum Teil Monate andauernden Schaffensprozess zu 
bizarren Kompositionen verwachsen. Ihre Bilder haben auch jah-
reszeitlichen Bezug und machen somit den Prozess des Wachsens 
und Vergehens, des ewigen Wandels sichtbar.
Die „Porträts“, Wolkenbilder und kartographischen Zeichnungen 
des Künstlers Michael Müller oszillieren zwischen systematischer 
Präzision und individueller Formensprache; das Medium der 
Zeichnung wird auf seine Grenzen hin ausgelotet und das Zeich-
nen zu einem Prozess der Welterkenntnis erweitert. 
Auch bei Philip Loersch wird die Grafik formell und inhaltlich neu 
interpretiert: Die Linie wird zum dominierenden physikalisch-
wissenschaftlichen Kunstprinzip. Der Künstler verdichtet natur-
wissenschaftliche Entwicklungen und Fragestellungen zu filigra-
nen, frei im Raum schwebenden Skulpturen. 
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Cosar HMT

Galerie Rupert Pfab

Flurstr. 57, Geöffnet: di.–fr. 11–13/15–18 Uhr, sa. 
12–14 Uhr, www.cosarhmt.COM, Christian  
ForSen, 5. SEPTEMBER–17. oktober 2008, Melissa 
Gordon, 7. november–13. dezember 2008
Amorphe Fragmentierungen, Verfremdungen von Alltagsgegen-
ständen, eine Formenfülle von kristallinen bis hin zu weichen, 
fließenden Strukturen und eine Vielzahl an Werkstoffen sind cha-
rakteristisch für die Skulpturen des Düsseldorfer Bildhauers Chris-
tian Forsen. 
Die buchstäbliche Vielschichtigkeit und das facettenreiche Spiel 
zeitgenössischen künstlerischen Ausdrucks beherrscht auch Me-
lissa Gordon: Die figurative Malerei der in Boston geborenen und 
in Berlin arbeitenden Künstlerin besteht aus Bildelementen, die 
sich in mehreren Schichten überlappen und so eine komplexe nar-
rative Struktur erlangen. Ihre Bilder befassen sich mit den Themen 
Sex, Geld, Technologie, Ideologie und Religion, sind oft in inhalt-
lich zusammenhängende Werkgruppen gegliedert und loten mit 
großem soziologischem Interesse die Welt des postmodernen 
Menschen aus.

Orangeriestr. 6, Geöffnet: di.–fr. 12–18 Uhr,  
sa. 11–14 Uhr, www.galerierupertpfab.com, 
Sandra Vásquez de la Horra, Adrian 
Schoormans, 17. Oktober–22. November 2008 
Die Zeichnungen und die Videokunst der in Chile geborenen 
Künstlerin zeigen geisterhaft-mystische Kreaturen; ihre grafischen 
Arbeiten bekommen durch die leicht glänzende, mit Wachs be-
schichtete Oberfläche des Papiers und den weichen Strich eine Tie-
fenschärfe, die das Märchenhaft-Düstere, Ahnungsvolle der Moti-
ve betont. Die Geschichte der Diktatur Pinochets mit blutiger Ge-
walt und Unterdrückung wird zu einem Konzentrat alptraumhafter 
Erinnerung verdichtet, einem rätselhaften Universum. 
Der menschliche Körper, seine wissenschaftliche Erfassung und 
Manipulation stehen im Zentrum von Adrian Schoormans künst-
lerischem Werk. Neue Technologien wie zum Beispiel Computer-
tomographie und Rapid Prototyping ergänzen die Palette des 
künstlerischen Entstehungsprozesses und schaffen neue Bezüge 
zwischen Körperlichkeit, Wissenschaft und Kunst. Die Doppel-
ausstellung der beiden Künstler zeigt das spannende und kontrast-
reiche Gegenüber zweier künstlerischer Positionen.



Sies + Höke
Poststr.2 /3, Geöffnet: di.–fr. 12–18.30 Uhr, sa. 12–
14.30 Uhr, www.sieshoeke.com, Poststr. 2:  
Damien Roach, 5. SEPTEMBER–4. OKTOBER 2008, 
Markus Vater, 10. OKTOBER–8. NOVEMBER 2008, 
Sven Kroner, 12. DEZEMBER 2008–10. JANUAR 2009, 
Poststr. 3 : Neil Farber, 5. SEPTEMBER–4. OKTO-
BER 2008, Neal Tait, 14. NOVEMBER 2008–10. JANU-
AR 2009
Damien Roachs Installationen, Videos, Skulpturen und Malerei 
weisen eine formal einfache, aber doch spielerische Gestaltung 
auf, welche die Ordnung der uns umgebenden alltäglichen Dinge 
stört. Durch kleine, aber effektvolle Eingriffe des Künstlers wird  
Bekanntes in neue Wertsysteme eingefügt und umgedeutet.
Auch der Düsseldorfer Künstler Markus Vater lässt sich nur schwer 
in eine Stilrichtung einordnen: Die absurden, grotesken und coolen 
Bilder verdeutlichen den Schmerz an der Welt auf oft humorvolle 
Weise. Sprachspiele, Witz und inhaltliche Widersprüche verwei-
sen auf die Vielfalt seiner Themen und Motive.
Großformatige Landschaftsmalerei als „Erinnerungsbilder“: Die 
Kunst des Sven Kroner stellt Außenräume und ihre Nutzung durch 
den Menschen in verwischten, kühlen Farben dar. Die Monumen-
talität seiner von Einsamkeit durchdrungenen Werke und der er-
höhte Blickpunkt schaffen eine reflektorische, ja melancholische 
Distanz des Betrachters. 
Im Gegensatz dazu steht die bunte, scheinbar harmlose und naive 
Welt des Kanadiers Neil Farber  – Verfall, Isolation, Krankheit, die 
ganze tragikomische Absurdität der comicartigen Figuren zeigt ei-
ne zwischen kindlichen Alpträumen und realen Schreckensszena-
rien ins Wanken geratene Ordnung.  
Im stetigen Wandel begriffene, märchenhafte Objekt- und Men-
schendarstellungen thematisiert Neal Tait in seiner Malerei und 
seinem grafischen Werk. Die Metamorphose seiner Gestalten und 
Gegenstände verbindet spielerische, träumerisch-surrealistische 
und narrative Momente zu faszinierenden Bildern. 
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Beck & Eggeling New 
Quarters 

Bilker str. 4–6, Geöffnet: di.–fr. 10–13/14–18 Uhr, 
sa. 11–16 Uhr, www.beck-eggeling.de

Galerie 
Andreas Brüning 

Josephinenstr. 15, Geöffnet: di.–fr. 11–13/1 4–18 
Uhr, sa. 11–1 4 Uhr, Tel.: 0211–133304

Konrad Fischer 
Galerie
Platanenstr. 7, Geöffnet: di.–fr. 11–18 Uhr, 
sa. 11–13 Uhr, www.konradfischergalerie.de

contemporary Galerie 
Wolfgang Gmyrek

Mühlengasse 5, Geöffnet: di.–fr. 11–18 Uhr, 
sa. 1 1 – 1 6 Uhr und nach Verei nbarung ,

www.galerie-gmyrek.de

Anna Klinkhammer 
Galerie 

Herderstr. 20, Geöffnet: di.–fr. 1 4–18 Uhr, 
sa. 12–16 Uhr, www.anna-klinkhammer.de

Ruzicska///Weiss 
Ackerstr. 125, Geöffnet: di.–fr. 11–17 Uhr, 
sa. 14–17 Uhr, www.ruzicskaweiss.de

Galerie Ulrike  
Schmela
Mutter-Ey-Str. 3, Geöffnet: di.–fr. 11–18 Uhr, 
sa. 12–16 Uhr und nach Vereinbarung,
www.ulri-keschmela.com

Galerie 
Clara Maria Sels 
Poststr. 3, Geöffnet: di.–fr. 10.30–18.30 Uhr, sa. 
12–16 Uhr, www.galerie-claramariasels.de

galerien Düsseldorf

galerien



DiAgramm
für eine
Ausstellung
spiegelbild

Adelheid Mers erstellt Diagramme, die 
Konversationen, Vorträge, Institutionen 
und andere Texte im Bereich der Kunst 
darstellen.  
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diagramm

Sie ist Professorin im Bereich Kunstman-
agement und Kulturpolitik am SAIC, 
The School of the Art Institute of Chicago. 
Adelheid Mers studierte an der Kunst-
akademie Düsseldorf.

DiAgramm
für eine
Ausstellung
spiegelbild
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Spiegelbild
von Gertrud peters

Der Spiegel und die Malerei – in der Kunstgeschichte beginnt 
diese Verbindung 1434 mit Jan van Eycks „Arnolfini-Hochzeit“. 
Dort reflektiert ein konvexer Spiegel das Zimmer, zeigt eine 
Rückenansicht des Brautpaares und die Zeugen vor der Tür, ist 
perspektivischer Trick und Vanitassymbol, das im Moment der 
Vermählung an die Vergänglichkeit erinnert. 
	D er Blick in den Spiegel – das ist ein Ausblick, ein Blick in eine 
andere Welt, eine Selbstkonfrontation. Der Blick auf ein Gemäl-
de ist nichts anderes. Während wir schauen, denken wir uns in 
das gemalte Bild hinein, das zum Spiegel von Gedanken und 
Wünschen wird. Um es mit Werner Haftmann zu sagen: „Heute 
dient die Malerei der Begegnung des einzelnen Menschen mit 
dem, was er selbst ist in seiner Gegenwart.“
	 Teil dieser Gegenwart ist eine automatisierte, virtuelle Welt, 
die die jungen Maler nutzen und doch den langsamen Akt der Ma-
lerei betreiben. In einer Zeit, in der Bilder sehr schnell hergestellt 

und vervielfältigt werden können, konzentrieren sie sich vor der 
Leinwand, betreiben Selbstreflexion und Diskussion und schei-
nen einer speziellen, altmodisch anmutenden Spezies anzuge-
hören, die nach Ölfarbe riecht. 
	 Für die Ausstellung „Spiegelbild“ haben sechs junge Künst-
ler figurative, gegenständliche und abstrakte Bilder gemalt. Da-
bei betreiben sie keine Rückkehr zu den traditionellen Genres 
der Malerei, sondern zeigen Bilder des gegenwärtigen Menschen 
und seiner Umgebung, nicht, indem sie ihn abmalen, sondern, 
indem sie ihn malend kommentieren, analysieren und auf eine 
in der digitalen Bilderwelt geradezu als körperlich empfundene 
Weise realisieren. Die Ausstellung folgt der alten Frage, ob der 
Körper der Spiegel der Seele sei und ob Malerei und Farbe dabei 
der Spiegel sind, in dem sich Maler und Betrachter finden kön-
nen. Wie von selbst hat sich dabei die Malerei ausgedehnt auf 
frühlingswiesengrüne Grasmatten, auf eine schräg gezimmerte 

Fotos/Katalog: Philipp Dorl
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Holzhütte und Bronzen; statt starr im Medium verhaftet zu blei-
ben, sucht sie frei ihre Bilder.
	 Christoph Knecht (geb. 1983, Prof. Peter Doig) verbrachte ein 
Jahr als Englischlehrer in China, um dann, aus der Distanz heraus, 
seine Heimat mit anderen Augen zu sehen und künstlerisch zu 
kommentieren. Es entstanden die Werkgruppen „Mittelstandsre-
alismus“ und „Döner-Generation“. Darin gibt Knecht auf Ölbil-
dern, Aquatinten, Radierungen und in Bronze den Zustand wie-
der, den er, der sich als Europafan bezeichnet, bereits als Kultur 
betrachtet. Die druckgrafischen Arbeiten und die Gemälde stehen 
in Beziehung zueinander, die Linie dominiert die Fläche, oft über-
trägt Knecht Sujets in andere Medien. Geschult an klassischen 
Vorbildern, reflektiert Christoph Knecht mit Anarcho-Charme 
die Genres: Da ist ein rosa Hochsitz, ein böser Schlagring mit 
Herzchen, da sind erotische Hirsch-Frauenakte, hintersinnige 
Döner- und Kartoffel-Stillleben.

	 Sabrina Fritsch (geb. 1979, Prof. Peter Doig) treibt es weg 
vom Gegenstand und doch nicht in die totale Abstraktion. In 
ihren Bildern geht es um die Erinnerung an etwas Reales; weder 
um ein Abbild, noch um die vollkommene Verfremdung. Unter 
malerischen Strukturen, die wie Netze der Form Raum geben, 
bilden sich Gegenstände heraus, räumlich, aber nicht aus der 
räumlichen Welt. Durch Verschachtelungen entstehen tiefe 
neue Räume, freie Außenformen beflügeln verdichtete Bild-
kerne. Dazu kommen Titel, die nicht erklären, sondern durch 
Wortklang und -bedeutung wirken, und graphitfarbene, an ge-
zeichnete Linien erinnernde Stahlrahmen, die als Bindeglied 
zwischen Wand und Leinwand funktionieren. Beides erweitert 
die Malerei von Sabrina Fritsch in den realen und in den illusio-
nistischen Raum hinein. 
	 Das Schauen sichtbar zu machen interessiert Fabian Ginsberg 
(geb. 1983, Prof. Albert Oehlen) mehr als die bloße Wiedergabe 



eines Sujets. Dabei versteht er Schauen nicht als etwas Unvorein-
genommenes, die wahrnehmbare Welt nicht als objektiv erkenn-
bar. Dadurch wird das Schauen an sich zu einem Wirklichkeit erst 
schaffenden Prozess und alle vorhandenen Bilder tragen bei zur 
Erscheinung von Welt. So ist der Malvorgang eine freie Neu-Kon-
struktion der sichtbaren Welt. 
	 Aus Flächen, Strukturen und einer Fülle von Darstellungs-
konventionen entstehen Bilder, die vorgeben, eine Welt abzu-
bilden, obwohl sie an deren Sichtbarkeit ständig zweifeln. 
Während die Gegenständlichkeit seiner Malerei immer mit 
dem Verschwinden in grauen Flächen zu kämpfen scheint, bil-
det die frühlingswiesengrüne Farbfläche, die Fabian Ginsberg 
mitten in den Raum gelegt hat, den umgekehrten Vorgang ab: 
Hier ist die abstrakte Fläche Träger eines Materials, auf dem die 
idyllischen Utopien tausender Modelleisenbahner konkret 
werden.  
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In apollinischer Schönheit stehen Adam und Eva im Garten, sta-
tuenhaft hingegossen liegen sie am Pool, lieben sich und leben 
wie in einem Traum, der bei Second Life oder Lively 3-D Wirk-
lichkeit geworden ist. Ein Traum von einer kontrollierbaren,  
geordneten Welt, die Paul Maciejowski (geb. 1980, Prof. Jörg  
Immendorff, Prof. Peter Doig) über einen komplexen Malprozess 
ins Chaos stürzt. Ein Wechselspiel zwischen ungeordneten und 
geometrischen Anordnungen entsteht, mit deutlichem Hang 
zum Chaos, das auf die Personen übergreift und sie erblassen lässt 
vor der Übermacht des Realen. Der abgeklärte, von virtuellen Bil-
dern geprägte Blick erlebt bei Maciejowski geradezu körperlich 
materialisiert Farbe und Pinselstrich, die wiederum Pixelstruktu-
ren zitieren. Mit der apollinisch-dionysischen Werkgruppe setzt 
sich Maciejowski mit der Frage auseinander, wie ein Mensch, auf-
gewachsen in einer Welt voller virtueller Bilder, ein Gemälde von 
Cézanne betrachten würde.



Das Licht der alten Meister hat Martin Schepers (geb. 1979, Prof. 
Siegfried Anzinger, Prof. Helmut Federle) auf seinen Bildern  
ersetzt durch wertlosen Tand, durch Spiegelscherben und Paillet-
ten, die wie in Farbe versunken sind. Schepers hat sie übermalt in 
freiem Gestus, der kontrastiert mit speziell bearbeiteten Farbflä-
chen, ein Gegensatz, der den Prozess des Malens noch im fertigen 
Bild offensichtlich macht. Die Atmosphäre der großzügig und wie 
atemlos bearbeiteten Leinwände ist oft magisch, manchmal fast 
unwirklich. Licht und Schatten, Abgrenzung und Auflösung wech-
seln sich auf diesen Bildern ab. Die Baumlandschaften erscheinen 
wie Porträts von abwesenden Menschen in der städtischen Natur, 
vielleicht im Mauerpark von Berlin, in dem die liegen gelassenen 
Aluminium-Einweg-Grills in der Morgensonne glitzern wie Edel-
steine, wie Menschenspuren auf einem Bild mit Baumfiguren.
	 Den Bildraum, diesen Scheinraum in der Malerei, hat Niels 
Sievers (geb. 1979, Prof. Jörg Immendorff ) zum realen Raum in der 
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Ausstellung gemacht. Er baute ein Haus für seine Bilder, für sich, 
für den Betrachter, der hier eintreten kann wie in ein Bild, das Bil-
der zeigt. Wie in einen altarhaften „Picture-Room“, der in eine 
Zwischenwelt versetzt: irgendwie altmodisch, einerseits desolat, 
andererseits romantisch-expressiv. 
	 Niels Sievers zeigt Schneelandschaften, Wald und Meere, er 
malt beiläufig, lässig und mit grobem, das Wesentliche hervor-
bringendem Pinselstrich. Wesentlich sind schiefe Horizontlinien 
und wankende Perspektiven wie auf dem Meer, die die Bildräume 
aus dem Gleichgewicht bringen. Angelehnt sind seine Themen an 
Zitate aus der Rock- und Rapmusik; eine Anspielung auf sein eige-
nes Label Fox-Musik ist der Fuchs, der durch einige seiner Bilder 
schleicht – als Sinnbild für List und Tücke. Und für Einsamkeit. 

Gertrud Peters

einführung



Sabrina 
Fritsch

Palladium  2008, Öl auf Holz, 33 cm x 23 cm

Ajin  2008, Öl auf Schellack auf Papier auf Holz, 33 cm x 23 cm

Massiv  2008, Öl / Kugelschreiber auf Holz, 33 cm x 23 cm	

Nor (Blüte)  2008, Öl / Schellack / Kugelschreiber / Tusche auf Holz, 33 cm x 23 cm

Y, ohne Titel  2008, Öl auf Holz, 33 cm x 23 cm	

Barbiton  2008, Öl auf Schellack auf Papier auf Holz, 33 cm x 23 cm
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Pe
2008, Öl auf Karton auf Holz, 33 cm x 23 cm



Tirax
2008, Öl auf Leinwand, 300 cm x 200 cm
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r.h.c.w.
2008, Öl auf Leinwand, 300 cm x 200 cm
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Oval (Sct)
2008, Öl auf Leinwand, 300 cm x 200 cm
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FG (Landschaft)
2008, Öl auf Leinwand, 300 cm x 200 cm

sabrina fritsch
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Fabian 
ginsberg

Ohne Titel
2008, Dachlatten/Spanplatten/Modellbau-Frühlingswiesenmatten, 1400 cm x 300 cm
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Nadelhölzer
2008, Öl auf Leinwand, 230 cm x 200 cm
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Ragwurz
 2008, Öl auf Leinwand, 290 cm x 250 cm



T.o.T. 
2008, Öl auf Leinwand, 230 cm x 200 cm
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Maschendraht 2  2008, Öl auf Leinwand, 60 cm x 100 cm

Maschendraht 3  2008, Öl auf Leinwand, 60 cm x 100 cm



Christoph 
Knecht

Schlagring 
2007, Bronze, 8 cm x  11 cm  x 0,7 cm
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Ohne Titel  Retuschierte Fotografie, ca. 30 cm x 40 cm

Russische Ikone  ca. 17. Jhd.

Kartoffelmesser  2007, Öl auf Leinwand, 45 cm x 50 cm



Mittelstandsrealismus 2
2006, Öl / Pastellkreide auf Leinwand, 60 cm x  70 cm 
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7 Tage, 7 Döner (Detail)
2007, 7-teilig, Bronze / z. T. bemalt



New experience  
2008, Aquatinta / Kaltnadelradierung auf Tortenspitze, 16 cm
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Die Blüten, die wir gebären, genießen.  
2006, Aquatinta / Kaltnadelradierung auf Pappteller, zweifarbig, 15,7 cm x 12,2 cm 



Paul 
Maciejowski

Venus 
2008, Öl/Kreide auf Leinwand, 120 cm x 100 cm
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Erscheinung 
2008, Öl auf Leinwand, 180 cm x 160 cm



Leda und der Schwan
2008, Öl/ Kreide auf Leinwand, 310 cm x 260 cm
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Angelina und Bradamante 
2008, Öl/Kreide auf Leinwand, 160 cm x 140 cm

Paul Maciejowski



Adam
2008, Öl/Kreide auf Leinwand, 200 cm x 140 cm
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Eva 
2008, Öl/Kreide auf Leinwand, 200 cm x 140 cm

Paul Maciejowski



Martin 
Schepers

Hochzeitsbild  2007, Öl auf Leinwand, 23 cm x 28 cm 

Today I saved the world (Ausschnitt)  2008, Öl/Glitter/Scherben auf Leinwand, 280 cm x 380 cm



75 /75INSIDE 

Martin  Schepers



Today I saved the world
2008, Öl/Glitter/Scherben auf Leinwand, 280 cm x 380 cm
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Martin Schepers



Ohne Titel
2008, Öl auf Leinwand, 190 cm x  290 cm
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Leerer Baum  2007, Öl auf Leinwand, 26 cm x 26 cm 

Niemandsland  2008, Öl / Glitter / Scherben auf Leinwand, 30 cm x 30 cm

Martin Schepers



Kleines Haus 
2008, Öl auf Leinwand, 31 cm x 26 cm

NIELS 
SIEVERS 



Schiff 3 

2008, Öl auf Leinwand, 200 cm x 180 cm
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NIELS SIEVERS



Sturm 
2008, Öl auf Leinwand, 24 cm x 30 cm



Freie Braut
2008, Öl auf Leinwand, 50 cm x 60 cm
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NIELS SIEVERS



Cervantes
2008, Öl auf Leinwand, 33 cm x 27 cm



Our House 

2008, Holz 
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Schlagring  2007, Bronze 

Venus  2008, Öl / Kreide auf Leinwand 

Erscheinung  2008, Öl auf Leinwand 

Barbiton  2008, Öl auf Schellack auf Papier auf Holz  

Y, ohne Titel  2008, Öl auf Holz

Nor (Blüte)  2008, Öl / Schellack / Kugelschreiber / Tusche auf Holz 

Massiv  2008, Öl / Kugelschreiber auf Holz 

Ajin  2008, Öl auf Schellack auf Papier auf Holz 

Palladium  2008, Öl auf Holz 

Ohne Titel  2008, Öl auf Leinwand

Sa br i na F r i t sch

Ch r istoph Kne  ch t

Ch r istoph Kne  ch t

Pau l M aciejowsk i

Ophelia  2008, Öl / Glitter / Scherben auf Leinwand 

Hochzeitsbild  2007, Öl auf Leinwand 

M a rt i n Sch eper s

Das ist das  2008, Öl auf Leinwand

Meins  2008, Öl auf Jute

Fa bi a n Gi nsberg

a   Eurodöner  2007, Öl auf Leinwand

b  Weltweit günstig telefonieren  2007, Öl auf Leinwand

c  Ohne Titel  Retuschierte Fotografie

d  Russische Ikone  ca. 17. Jhd.

e  Kartoffelmesser  2007, Öl auf Leinwand

f  One morning in Fall 2  2006, Aquatinta / Kaltnadel auf Bütten

g  Im Schnee  2007, Öl auf Leinwand

h  One morning in Fall  2006, Aquatinta / Kaltnadel auf Bütten

i  Mittelstandsrealismus 2  2006, Öl/ Pastellkreide auf Leinwand

j  Ohne Titel  2006, (Dokumentation einer Aktion)

k  New experience  2008, Aquatinta / Kaltnadel auf Tortenspitze

l  Die Blüten, die wir gebären, genießen.  2006, Aquatinta / Kaltnadel auf Pappteller

a
b c

d
e

f

g h
i

j
k l
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Our House  2008, Holz 

a  Fuchs im Busch  2007, Öl auf Leinwand

b  Sturm  2008, Öl auf Leinwand

c  Kleines Haus  2008, Öl auf Leinwand

d  Vogelparty  2008, Öl auf Leinwand

e  Freie Braut  2008, Öl auf Leinwand

Barbiton  2008, Öl auf Schellack auf Papier auf Holz  

Y, ohne Titel  2008, Öl auf Holz

Nor (Blüte)  2008, Öl / Schellack / Kugelschreiber / Tusche auf Holz 

Massiv  2008, Öl / Kugelschreiber auf Holz 

Ajin  2008, Öl auf Schellack auf Papier auf Holz 

Palladium  2008, Öl auf Holz 

Ohne Titel  2008, Öl / Glitter / Scherben auf Leinwand 

I like america and...  2008, Öl auf Leinwand 

Ohne Titel  2008, Öl, Glitter auf Leinwand 

Niemandsland  2008, Öl / Glitter / Scherben auf Leinwand 

Ohne Titel  2008, Öl auf Leinwand 

Leerer Baum  2007, Öl auf Leinwand

Tirax  2008, Öl auf Leinwand 

r.h.c.w.  2008, Öl auf Leinwand 

Pe  2008, Öl auf Karton auf Holz  

Leda und der Schwan  2008, Öl/Kreide auf Leinwand 

Adam  2008, Öl/ Kreide auf Leinwand 

Eva  2008, Öl/ Kreide auf Leinwand

Oval (Sct)  2008, Öl auf Leinwand 

Today I saved the world  2008, Öl / Glitter / Scherben auf Leinwand 

 Night Rider  2008, Öl auf Leinwand 

Cervantes  2008, Öl auf Leinwand 

N iel s Sieve  r s

Sa br i na F r i t sch

Ch r istoph Kne  ch t

Pau l M aciejowsk i

Angelina und Bradamante  2008, Öl/Kreide auf Leinwand 

Pau l M aciejowsk i

M a rt i n Sch eper s

a b
c d

e

Fa bi a n Gi nsberg

Nadelhölzer  2008, Öl auf Leinwand

Ragwurz  2008, Öl auf Leinwand

Ohne Titel  2008

T.o.T.  2008, Öl auf Leinwand

Gnadenschuss  2007, Öl auf Leinwand 

 Erntedank  2008, Installation aus kleinen Leinwänden und Baumstamm

Kartoffelgranate  2008, Kartoffel / Originalteil Granate 

7 Tage, 7 Döner  2007, Bronze 

Sa br i na F r i t sch

M a rt i n Sch eper s

 Schiff 3  2008, Öl auf Leinwand, Lautsprecherboxen 



Sabrina 
Fritsch

*1979

2002–2005
2005–2008

AUSSTELLUNGen
2008

2007

2006

2005

In Neunkirchen
Lebt und arbeitet in Düsseldorf

Akademie für Bildende Künste Mainz bei Prof. Winfried Virnich und Prof. Anne Berning
Kunstakademie Düsseldorf bei Prof. Peter Doig

| Fieber tief in den Taschen, Schloss Waldhausen, Mainz 

| Neunzehn (Falter), Galerie Michael Zink, München (Einzelausstellung)
Das wahre Geheimnis der Welt ist das Sichtbare, nicht das Unsichtbare,  

   Oechsner Galerie, Nürnberg
   Im Augenblick, Nassauischer Kunstverein, Wiesbaden

| Approaching Landscape, Galerie Michael Zink, München
   Bergische Kunstausstellung, Museum Baden, Solingen 
   16 Künstler, 16 Räume, Städtische Galerie, Remscheid

| Kunststudentinnen und Kunststudenten stellen aus, 
Kunst- und Ausstellungshalle der Bundesrepublik Deutschland, Bonn
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|  Lock On, Splitter, Berlin
  
|  Lachende Zeugen, acapulco, Düsseldorf 
   BigBopp, Arsenal HKM1, Mainz
   12 artists from Germany, Dangerous curve gallery, Los Angeles, USA
     
 |  Sommergewitter, Galerie Ferdinand-Ude, Gelsenkirchen

Vergeht mir Hören, Sehen und Denken, Galerie Tedden, Oberhausen
BimBam&Schellen, Möma, Mönchengladbach
Bretter, die die Welt bedeuten, acapulco, Düsseldorf
Schauplatz, Galerie Greulich, Frankfurt  am Main, Einzelausstellung

|  Ihr könnt mich mal, Düsseldorf

|  Endless summer, Turboplex, Berlin

|  In memoriam Bob Ross, Kunstverein Konstanz / Kunsthaus Wiesbaden

Fabian 
Ginsberg

In Freiburg
Lebt und arbeitet in Düsseldorf

Akademie für Bildende Künste Mainz bei Prof. Friedemann Hahn
Kunstakademie Düsseldorf bei Prof. Albert Oehlen

*1983

2002–2005
2005–2008

AUSSTELLUNGen
2008

2007

2006

2005

2004

2003

Biographien 



*1980

seit 2002
2003–2007

seit 2007

AUSSTELLUNGen 
2008

2007

2006

In Karlsruhe
Lebt und arbeitet in Düsseldorf

Arbeit als Englischlehrer in Schanghai, China
Studium an der Kunstakademie Düsseldorf bei Prof. Peter Doig
Stipendiat des Cusanuswerks

|  Unterholz, Dina4 Projekte mit Galerie Rupert Pfab,  Atelier Berlin 
    Inventur – Radierung in Deutschland, Kunstverein Reutlingen, Picasso Museum Münster 
    2. Preis der XV. Deutschen Internationalen Grafik-Triennale, Kunstverein, Frechen 
    Gerd und Uwe Tobias/Christoph Knecht, Ausstellungsraum ARTLEIB, Düsseldorf

|  first fiew, Kunsthalle Erfurt 
    61. Bergische Kunstausstellung, Museum Baden, Solingen, 
    Galerie der Stadt Remscheid

Christoph 
Knecht

*1983

2003–2004
seit 2004
seit 2007

AUSSTELLUNGen 
2008

2007
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In Berlin
Lebt und arbeitet in Düsseldorf

Studium an der Kunstakademie Düsseldorf
Student und Meisterschüler von Prof. Jörg Immendorff
Student von Prof. Peter Doig

| Unmodern normalisms, Goethe-Institut, Antwerpen

| Young Men lost in Abstraction, Villa de Bank, Enschede (Einzelausstellung)
Paul Maciejowski, acapulco, Düsseldorf (Einzelausstellung)
Mount Bier Rhabarber – Wahrheit, Wandergalerie, München
Café International, Goethe-Institut, Dresden
Klasse Immendorff, Museum Ludwig, Koblenz

| Zip, Zap, Rap, Möma, Mönchengladbach
Atmo, Kunstraum, Karlsruhe
Immendorff-Klassenausstellung, Front, Leipzig

Paul 
Maciejowski

*1980

seit 2002
2003–2007

seit 2007

AUSSTELLUNGen 
2008

2007

2006

Biographien 



 In Lengerich
 Lebt und arbeitet in Düsseldorf und Berlin

 Kunstakademie Münster	 (Prof. Ulrich Erben)
 Kunstakademie Düsseldorf (Prof. Siegfried Anzinger, Prof. Helmut Federle)
 Philosophiestudium, Universität Münster
 Abschluss des Philosophiestudiums in Münster
 Meisterschüler von Prof. Siegfried Anzinger

 Stipendiat des Cusanuswerks
 Reisestipendium der Kunstakademie Düsseldorf
 Auslandsstipendium des Cusanuswerks: USA – Los Angeles

| Lock On, Berlin

| Lichtjahre hin oder her, Galerie Ferdinand-Ude, Gelsenkirchen (Einzelausstellung)
  bright, bright day, Galerie Werner Klein, Köln (Einzelausstellung)
  Für Himmel und Hölle und alles dazwischen, Inter Berlin
  12 artists from Germany in Dangerous Curve, Dangerous Curve, Los Angeles, USA
  Triband, mit Jochen Mühlenbrink und Gereon Krebber, Kunstklub Berlin
  Fernmelder, Ein Projekt von 11 Düsseldorfer Künstlern, Deutsches Haus, New York

| �Wunderland, WGZ Bank Düsseldorf
  Exile on cottage – new abstract painting, Ausstellung im Projektraum Temporary Düsseldorf
  Alles Zeichnung, Galerie Werner Klein, Köln
  mehrfach, Galerie Werner Klein, Köln
 � Sommergewitter, Galerie Ferdinand-Ude, Gelsenkirchen

Martin 
Schepers

*1979

2000–2002 
2002–2006
2000–2005

2005
2006

STIPENDIen
2001

2004
2006–2007

AUSSTELLUNGen 
2008

2007

2006
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*1979

2002–2007 

STIPENDIen
2008

AUSSTELLUNGEN
2008

2007

2005

2004

 In Niebüll
 Lebt und arbeitet in Berlin

 Kunstakademie Düsseldorf, Meisterschüler bei Prof. Jörg Immendorff, Akademiebrief

| Reisekostenstipendium des Landes NRW, Kunstverein für die Rheinlande und Westfalen, 
  Düsseldorf

| Boys don’t cry, Galerie Duve, Berlin (Einzelausstellung)
  Dipmaster 2, Galerie Stephanie Bender, München
  Unmodern Normalisms, Goethe-Institut, Rotterdam

| Back in Black, acapulco, Düsseldorf (Einzelausstellung)
  Von Pferden und Affen, Klasse Jörg Immendorff, Museum Ludwig, Koblenz
 
| Elektropopclub, Galerie Kronika, Bytom, Polen
 
| Malerei, Goethe-Institut, Düsseldorf
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Ernst 
Bauknecht 
über FABIAN 
GINSBERG
Anleitung.

1. 
Sag mir deinen Namen und ich sag dir, wie 
du heißt. 
Wiederholen eines Kapitels,
wiederholen eines Titels.
Wiederholen einer Spur,
wiederholen aller Spuren.
Beim Lesen die jeweilige Abbildung zum 
Text beachten. Die Sicherheitshinweise 
lesen und befolgen. Das erstellte Ergebnis 
mit der auf dem Typenschild angegebenen 
Wirkungserklärung abgleichen.
Folgen Sie der Pfeilrichtung.
Platzieren Sie die Flügelelemente neben 
die Pedaleinheit. Stellen Sie sicher, dass 
keine Kinder die Abdeckkappen verschlu-
cken. Verbinden Sie das Netzteil mit dem 
Netzkabel. Um zu starten, drehen Sie die 
Einstellschraube von Ruhezustand nach 
Karacho, bis sie einrastet. Den ganzen Tag 
sitzen Sie in ihren abgedunkelten Kam-

mern und bereiten sich vor. Wenn die ge-
wünschte Temperatur erreicht ist, be-
zeichnen Sie die Beamten weiter als „kor-
rupt, Wichser und kleine Würmer“ und 
wechseln Sie in die unverstellten Räume 
der freien Natur, wo man sich lustvoll im 
Gras wälzen darf. Vermeiden Sie Gegen-
wehr und achten Sie darauf, sich nicht zu 
stoßen. Im Display erscheint:  /-- -- -- --/  
/-- -- -- --/, und ein deutliches Brummen 
oder Rauschen ist nicht hörbar, die Sende-
balance ist unausgeglichen oder ver-
tauscht. Die Raumwerdung des Fleisches 
sowie die Fleischwerdung des Raumes be-
ginnen sich, bei gleichzeitiger Verdunke-
lung der Wahrscheinlichkeit, auf einander 
zu zu bewegen. Am Horizont der Mög-
lichkeiten entfernt sich ein Licht. Nebel 
fällt. Die Verknüpfung findet nicht statt. 
Das System arbeitet unzuverlässig, scheint 
gestört.
Haben Sie den richtigen Eingangskanal 
gewählt?
Ein Sicherheitsmechanismus kann akti-
viert worden sein.
Kappen Sie dann das Netzteil. Eliminie-
ren Sie Gleichlaufschwankungen ober-
halb der Unterseite der vertauschten Pe-
daleinheit durch Anziehen einer beliebi-

gen Schraube und optimieren Sie den 
Rauschabstand durch eine Verkürzung 
der Anlaufzeit. Los. Wann hören die end-
lich damit auf. Flügelelemente an. Folgen 
Sie dem Abtastsystem entlang der Flieh-
kraft. Halten Sie den Mund geschlossen. 
Die in den Schlamm gefallen sind, heben 
den Zeigefinger und bleiben zurück, in der 
Pfütze schwimmt kein Regenbogen und 
unter der blauen Plastikplane schwitzt der 
Himmel, während die Sonne brüllt und 
stinkt, die Zeit wächst und bekommt Ris-
se, es ist ärgerlich, dass wir das Wichtigste 
vergessen haben, es kommt zu Schwindel, 
Hitzegefühl, Hautrötung und Übelkeit, es 
beginnt erneut der Raum schwer atmend 
sich zu verfleischlichen, während der mo-
derne Mensch räumlich zu werden strebt, 
betrachtet als Spiegelei und fällt misstö-
nend vom Spieltisch zu Boden, wo er je-
doch nicht aufhört – heiter ist die Kunst – 
sich redlich zu bemühen, die Zeit ist jetzt 
so groß geworden, dass es mühsam ist zu 
atmen, Engegefühl, es pocht hinter den 
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Augen, die Zunge ist schwer, klebrig und 
bläulich verfärbt, an der Grenze zum Kol-
laps des gesamten Systems drängt sich die 
Möglichkeit einer Erkenntnis förmlich 
auf, kitschig ist die Pforte, der Schein der 
Wirklichkeit bricht verlockend durch den 
Spalt, da hat er plötzlich keine Lust mehr 
und die Leere sowie ihre Zuschauer betre-
ten ahnungsvoll den Schauplatz, wo das 
Unerhörte soeben vor sich ging.

2. 
Geht ein Mann zur Buchhandlung. „Ha-
ben Sie ein Buch, wie man Freundschaften 
pflegt, du Arschloch?“

3. 
Unbeteiligten Passanten sind die Vorgän-
ge unbegreiflich. Sie fühlen sich gestört, 
kommen zu Bruch, verlieren Arme und 
Beine. Man fragt sich da in der Regel: was 
tun? Und vor allem: warum?
Eine Sommerwiese in der Abenddämme-
rung, hingebettet auf einen sanften Hügel, 

umgürtet von Wäldern. Die Nacht zieht 
auf. Im schattigen Tal ein kleiner Teich, 
ein silbriger Spiegel in den schlafenden 
Wiesen, wie ein Auge gerichtet auf die 
breite atmende Brust des Himmels. In den 
hohen Halmen lagern wir wie dunkle 
Steine. Um uns schauen Pusteblumen me-
lancholisch in die aufgehenden Sterne. Da 
sagt der eine: Schönheit nur im Blick aufs 
Grauen, sagt der andere: Kitsch ist ein 
durchaus der Erkenntnis taugliches Reali-
tätskonstrukt, weil, man kann sowieso 
immer nur von Vermitteltem, also von 
Konstrukten ausgehen, denn das eigent-
lich Reale entzieht sich ständig, und also 
kann man nur ausgehen von den Spuren, 
die die Wirklichkeit uns hinterlässt. Und 
weil der Kitsch so weich und formbar ist 
und alles sich so deutlich abdrückt, was 
einmal hineintrat, so ist er ein unver-
zichtbares Mittel zur Erforschung des real 
existierenden Äußeren. A. Es gibt keine 
außerkünstliche Erkenntnis. Jedenfalls 
wenn mans ernst meint, und das sollte 
man doch wohl erwarten können. B. Rea-
lismus ohne Nachgiebigkeit gegen die 
Übermacht des Existierenden. C. Abstra-
hierung als konstruktbildende, der Dar-
stellung inbegriffene Unzulänglichkeit, 

parallel zur allgemeinen Erkennbarkeit der 
Welt, plus Kitsch als Durchsichtigkeit der 
Wiedererkennbarkeit von Darstellung als 
Unzulänglichkeit, ist Erkenntnis der Kon-
vention plus der gerade noch erkennbar-
erreichbaren Wirklichkeit plus irgendwie 
Kunst, ist Inhalt gleich Form. Sagt der eine 
wieder: Sag ich doch. 
An dieser Stelle tritt, das müde Geplauder 
der zwei beiden umstandslos unterbre-
chend, Jean-Léon Gérome aus dem Wald 
hervor, er trägt einen blauen Strampelan-
zug und hat sich ein schwarzes Quadrat 
unter die Nase geklebt. Mit donnernder 
Stimme spricht er: Leute, ich bin kein 
großer Redner!

Ernst Bauknecht
(wohnt in Berlin und ist frei)



simon 
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ÜBER christoph
Knecht
seitengestaltung:
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Christoph Knecht.
	
 
1  Meditation V & Shy FX. Cassette inlay card, Artist's own.
2  Bürgerliches Louis Philippe Intérieur, Louis Richard, 1853.
3  House Façade, reference material.
4  E. Schnetkamp emblem, reference material.
5  Potato grenade, Christoph Knecht.
6  L'Éveil de la glebe (detail), Wolfgang Willrich, 1936.
7  Detail-Back rest of a board chair, Beech, 1756.
8  Untitled, Pencil Drawing, Daniel Schubert.
9  Bronze Knuckle Duster, Christoph Knecht.
10 Still Life, George Scholz, 1925.
11 Scraffito Façade-Munich, Anton Geiselhart, 1950.
12 Das FX, Cassette inlay card, Artist's own.
13 Untitled, Christoph Knecht.
14 Kartoffelmesser, Christoph Knecht.
15 Untitled water colour, Christoph Knecht.
16 Love Letter Paper Silhouette, 1796.
17 Untitled water colour.
18 Pine Log in Artist's studio.
19 Untitled Pencil Drawing, Christoph Knecht.
20 Fight reference material, Artist's own.
21 Baby chair.
22 Cheval écorché, Luigi Valadier, Bronze, 1780.

23 Five copies of Judith by Frédéric Tonnerre, 1865, story board,  
       Alan Lestie, 1971.
24 Al Zarquawi Kartoffeln, Christoph Knecht.
25 Guest House interior, Hamburg,  1950.
26 Gründerzeit  Bureau de dame, Walnut, 1880.
27 Urban Bag.
28 Al Hayat Newspaper image.
29 Gothic Arch, Auguste Racinet, 1873.
30 German Pavilion burning, 1934 (Guardian Newspaper Archive).
31 Untitled Portrait, Christoph Knecht.
32 Advertisement Image, reference material.
33 Louis Philippe Chaises-Longues, 1850/60.
34 Jungle Fever & Mickey Finn, Cassette, Artist's own.
35 Still form Pierre Klossowski & Pierre Zuccaís  film “Roberteí”, 1979.
36 Untitled Etching, Christoph Knecht.
37 Armchair, 1829, Ash/Pine, Hamburg.
38 Hund Bulli, Hans Panzer, Bronze/Marble, 1922.
39 Pram.
40 Bronze Kebab, Christoph Knecht.
41 Middle Class Realism, Oil on canvas, Christoph Knecht.
42 Deluxe Leather Golf Bag.

Christoph knecht



Alexei Trevor 
Mccombs
ÜBER PAUL
MACIEJOWSKI

Es heißt, um Bilder zu machen, bedarf es 
zweier Elemente, des apollinischen, be-
dacht, formal, und des dionysischen, 
rauschhaft, destruktiv. In Paul Macie-
jowskis Bildern sehen wir apollinisch,  
d. h. fast klassisch gemalte nackte, schöne, 
teils verzerrte Körper, umgeben von einer 
lebendigen, bewegten Natur, die unkont-
rolliert um die Körper kreist, die kein Teil 
des Chaos zu sein scheinen, jedoch davon 
bedroht oder umflossen werden und als 
farblose Reflexionen ihrer Umgebung sta-
tuenhaft als bizarre Ikonen in der Land-
schaft stehen.
	 Wir sehen in der Ausstellung zwei 
Bilder von Adam und Eva. Der Mann steht 
in einer kalten, wilden Umgebung, die 
sich auf seiner Haut spiegelt, die Frau ist 
warm und rund. Angeblickt von einem 
Schwan, ist sie Teil des ganzen Bildes und 
alles scheint mit ihr verschmelzen zu wol-
len. Es gibt viele Abbildungen Adams und 
Evas, diese stellt zwei Menschen dar, die 
heute existieren. Die Bilder begannen als 
Versuch, einen digitalen Raum von einem 
Vektorbild physisch fast greif bar darzu-
stellen, denn das ist nur mit Malerei in 

dieser Form möglich, da Bilder auf einem 
Bildschirm immer eine gleiche Flachheit 
besitzen.
	D a jedes vorher überlegte Thema ein 
Bild wird, das gemalt werden muss, über-
nimmt die Malerei schnell die Kontrolle; 
Thema und Malerei verweben sich auf 
dem weiteren Weg als Erkundung und 
reichen sich, wenn ein Weg nicht mehr 
weiterführt, helfend die Hand. Wenn die-
ses über einen längeren Zeitraum passiert, 
verweben sich immer mehr Interessen, 
persönliche Erlebnisse und malerische 
Problematiken in dieses eine Bild, das im-
mer wieder zerstört und neu aufgebaut 
wird, ohne jemals das zu verlieren, was 
am Anfang war.
	D as Bild wird dann auf eine Weise 
zum Zeitzeugnis dieser Periode des Ma-
lerlebens und der Welt – in diesem Fall 
vielleicht ein Symbol von Männlichem 

und Weiblichem – die Frau als rundes, 
von der Natur akzeptiertes Wesen blickt 
uns melancholisch hypnotisch an, der 
Mann richtet sich gegen die Bewegung 
der Natur und erscheint nachdenklich 
ratlos. Beide leben jetzt in einer Welt, in 
der Gott weg ist, ob es das Paradies auf Er-
den ist und wie ihre Realität aussieht, ist 
unklar. Es sind zwei sehr kräftige Bilder, 
voll von Symboliken, die in viele Rich-
tungen gehen können. 
	A n ein biblisches Paradies können wir 
heute nicht mehr glauben, aber es sind pa-
radiesische Idyllen, die wir sehen: ob es 
das Paradies einer sommerlichen Wiese 
ist oder das einer digital konstruierten 
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Realität, wissen wir nicht. Die Vorstel-
lung des Cyberspace, der ständig durch 
uns fließt, eröffnet unserem Blick durch 
die Kartographisierung und die 3-D-
Nachbildung der Welt neue Sichtweisen. 
Das In-die-Ferne-Schweifen oder das 
Drehen und Verändern von Objekten vor 
dem inneren Auge ist sehr verlockend. 
Wie würde heute wohl ein Kind ein Bild 
von Cézanne wahrnehmen? 
	 In einer letzten Bildserie hat Paul Ma-
ciejowski formalere, auf digitale Dinge 
wie Pixel oder Vektoren bezogene Bilder 
gemalt. Reste davon tauchen im Malfluss 
dieser Bilder auch auf. Malerisch ist die 
Natur auf den Bildern ein Wechselspiel 

von organischen und geometrischen An-
ordnungen, welche dem Maler dann für 
das Bild nicht ausreichend genug gebro-
chen wurden, um dann wieder geordnet, 
mit jedem ordnenden Pinselstrich noch 
chaotischer zu werden. Teilweise fingen 
die Bilder direkt mit einer Malerpalette 
auf der Leinwand an, die als völlige Un-
kontrolliertheit der Malerei beim ersten 
Bewusstwerden als Bild und bei der späte-
ren Bearbeitung schon nicht mehr so un-
kontrolliert sein kann wie in der Zeit, be-
vor sie als Bild gesehen wurde. Ordnende 
Elemente und ungeordnete Elemente 
wechseln sich also ab und sind auf den ers-
ten Blick klar zu erkennen, so dass man sie 
auch bemerkt und dass eine klare Schön-
heit entsteht, die dann erst den Blick auf 
das eigentlich Komplexe des Bildes lenkt. 
Dieser Vorgang kann den Betrachter lange 
beschäftigen und sehr facettenreich sein. 

Die Bilder haben sehr klassische Titel aus 
alten Sagen, Sagen die Metaphern sind für 
Dinge, die es immer gab und deren Aussa-
ge sich verwebt mit den anderen persönli-
chen, zeitgemäßen und malerischen Bil-
dern. Bei „Leda und der Schwan (Simulac-
rum)“ liegt eine komisch geformte nackte 
Frau hingebungsvoll auf dem Rücken, ih-
re Brust und ihre Lenden dem Himmel 
entgegengestreckt. Auf mich wirkt sie wie 
zusammengesetzt aus sezierten Teilen, 
die nicht so recht in ihrer teils künstli-
chen, teils lustvollen Figur zusammen-
passen wollen. Sie liegt auf der Erde und 
wird betrachtet von einem vagen Gesicht 
im Himmel und unter ihr fließt durch die 
Wiesen ein Strom – für mich Symbol für  
den Quell des Lebens oder den nicht auf-
hörenden Fluss der Kreativität, der ir-
gendwo im Maler seine Adern oder Ner-
venstränge durchfließt und von ihm frei-
geschaltet werden muss. Wie das gemacht 
wird, ist uns Malern nicht fremd, aber je-
der kann die Energie hinter einem geschaf-
fenen Werk spüren – egal in welcher 
Form es sich präsentiert.



Florian 
Dietrich
ÜBER MARTIN 
SCHEPERS
Zur Malerei von 
Martin Schepers 

Nur wenige Menschen gibt es, die […], um 
allen partiellen Resignationen auszuwei-
chen, sich ein für allemal im Ganzen resi-
gnieren. Diese […] suchen sich solche  
Begriffe zu bilden, welche unverwüstlich 
sind, ja durch die Betrachtung des Ver-
gänglichen nicht aufgehoben, sondern 
vielmehr bestätigt werden. 

 Johann Wolfgang Goethe

Ich sitze mit dem Künstler im Atelier und 
betrachte ein großes gegen die Wand ge-
lehntes Bild. Es steht auf zwei Eimern, die 
es vom Boden trennen. Ein mit Farbe ge-
tränkter Wischmopp steht in der Ecke und 
die Fenster sind mit verdünnter Wandfar-
be gestrichen, lassen das Licht, nicht aber 
äußere Eindrücke herein. Ich betrachte das 
Bild und stelle mir vor, wie es, ohne die Ei-
mer, den Boden berührt. 
Er ist übersät mit heruntergefallenen Pail-
letten, die, teils kaum sichtbar, sich dem 
Untergrund angleichen, teils glitzernd im 
Kontrast zu ihm stehen. Mehrere Farb-
schichten liegen auf- und untereinander, 
verschlingen sich und es ist nicht zu sagen, 
welche zuerst da war. Manchmal schim-
mert Packpapier durch und an einigen Stel-

len ist Schuhprofil zu sehen. Es gibt Ge-
wichtungen, die keinen Gegenpart haben, 
und Richtungen, die nirgendwohin füh-
ren. Das Auge stöbert ziellos dahin.
	D er Atelierboden sieht aus wie das Bild. 
Das ist ein beunruhigender Satz. Wir sind 
gewohnt, eine Unterscheidung zwischen 
Zufall und Absicht zu treffen und ihr eine 
Bewertung beizumessen. Mit der Gleich-
setzung von gemachtem Bild und ent-
standenem Atelierboden wird ein Tabu 
berührt, um das die Arbeit von Martin 
Schepers kreist. 
	 Wann ist etwas und wann ist nichts 
und wenn etwas ist, wie kommt es ins 
Bild?
	E s gibt zwei Tendenzen in der Arbeit 
von Martin Schepers, die merkwürdiger-

weise nicht gegensätzlich aufeinander wir-
ken, sondern in der Abfolge den Arbeits-
prozess ausmachen: Auf der einen Seite 
steht die Öffnung des Bildes für den gegen-
wärtigen Moment des Tuns. Offensiv wird 
einbezogen, was sich der Wahrnehmung 
an Aktuellem und Ephemerem darbietet. 
Es ist eine Annäherung an die Wirklich-
keit durch das Tun. Mit der Zeit hat er das 
so weit radikalisiert, dass er, wie er mir be-
richtete, mittlerweile ins Atelier geht ohne 
den geringsten Schimmer, was dort passie-
ren soll, einzig mit dem festen Entschluss 
zur Tat. 
	 Auf der anderen Seite steht eine äu-
ßerst distanzierte Beobachtung des so 
Entstandenen, die die eigenen Mechanis-
men der Bewertung in die Analyse mit-
einbezieht. Sympathie und Antipathie 
werden dabei behandelt wie die eines An-
deren, als Werkzeuge. Zwischen gezielt 
Gemachtem und unerkannt Geworde-
nem wird nicht unterschieden, wodurch 
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alle Bestandteile den Charakter von Ar-
beitsmaterial erhalten.
	D iese Aufteilung des Arbeitsprozes-
ses zielt nicht auf die Kombination von 
Vorhandenem ab, sondern sucht syste-
matisch den Moment der Schöpfung aus 
dem Nichts einzugrenzen. 
Im Bild schlägt sich das auf eine besonde-
re Weise nieder, die es dem Betrachter 
ermöglicht, Gewahrsein mit Anteilnah-
me zu verbinden. 
	 Zunächst stellt sich das Bild mit dem 
Titel „Today I saved the world“ als ein un-
durchdringlicher Urwald dar, in dessen 
Laub, stumpf und glitzernd, verschieden-
farbige Pailletten hängen. Dann wird der, 
durch das organische Überangebot fast 
übermäßig unterhaltene Blick des Betrach-
ters der Struktur dieses Treibens gewahr. 
Das Bild trifft den Betrachter frontal. Das 
vegetative Gerüst aus Stämmen, Ästen 
und Zweigen ist durch Schlieren und ver-
wischte Farbansammlungen unter- und 

überlagert. Sie bleiben als solche bestehen, 
sind nichts, wenn der Blick beginnt, sie in 
etwas zu verwandeln. Sämtliche Raffines-
sen, die einem Bild artifizielle Tiefe geben, 
fehlen. Keine perspektivische Verzerrung, 
keine Überschneidung, keine Lichtquelle, 
kein Schattenwurf. Es gibt Gewichtungen, 
die keinen Gegenpart haben, und Richtun-
gen, die nirgendwohin führen. 
	D as ist ungemein befreiend.
	 John Cage beginnt seinen 1949 in New 
York gehaltenen Vortrag über das Nichts 
mit der bemerkenswerten Feststellung, 
dass die Stille, die er fordert, von ihm ver-
langt, weiterzureden. Es geht Martin Sche-
pers nicht darum, die Sinnlichkeit der 
Dinge auszumerzen, sondern um die Ver-
änderung des Verhältnisses, das wir zu 

ihnen haben. Solange wir sie festlegen 
auf eine bestimmte Beziehung zu uns 
und untereinander, ist ein Verlangen da, 
das nicht gestillt werden kann und uns 
nicht zur Ruhe kommen lässt. Es ist 
Kitsch, Bilder zu malen, die dieses Prob-
lem durch den Ausschluss des konkreten 
Gegenstandes zu lösen versuchen. Der 
Urwald, die Äste, Zweige und vielfarbi-
gen Blättchen sind nötig, damit der defi-
nitionswütige Blick des Betrachters zu 
dieser Ruhe kommen kann.
	D ie Struktur der Bilder von Martin 
Schepers lässt einen grundsätzlichen 
Zweifel an der vorgewussten Qualität der 
Konstruktion ahnen. Sie befreit die Sin-
neseindrücke aus der Kontrolle einer hier-
archischen Syntax. Die Anmaßung der 
eigenmächtigen Erfindung ist gedämpft 
durch die Übertragung der Schöpfung an 
den Betrachter. Und darin liegt der durch-
aus politische Aspekt dieser Malerei. 

„Alles, was ich über die Methode weiß, ist 
dies, dass ich manchmal, wenn ich nicht 
arbeite, denke, ich wüsste etwas, aber 
wenn ich arbeite, ist es ganz klar, dass ich 
nichts weiß.“   John Cage



ZORA SCHMIDT-
TYCHSEN 
ÜBER NIELS 
SIEVERS
Die Welt aus den 
Angeln

Verlassene Häuser, nächtliche Fahrten über 
leere Straßen, weites Meer: Die Bilder von 
Niels Sievers reflektieren eine Gefühlslage 
des Kaputten. Sie chiffrieren ebenso Rast-
losigkeit wie Sehnsucht nach Ruhe. Disso-
nanzen und Harmonien finden gleicher-
maßen Platz. Einige Bilder heben die Welt 
aus ihren Angeln: Unbefestigte, dem Sturm 
ausgesetzte Häuser, wankende Seestücke 
und labyrinthische Wälder verweigern dem 
Betrachter die Orientierung. Schiefe Hori-
zontlinien und absurde Perspektiven schaf-
fen vom Einstürzen bedrohte, aus dem 
Gleichgewicht geratene Bildräume. Andere 
Bilder zeigen in Einsamkeit versunkene 
Orte, die den Atem anzuhalten scheinen: 
Schneelandschaften, Wälder und auf stil-
lem Wasser treibende Schiffe. Es ist eine 
spannungsvolle Ruhe, in der etwas Gebro-
chenes liegt. 
	 Wie die Stimmung unterscheiden sich 
auch Malweise und Formate: Hier reduziert 
ein lässiger Pinselstrich an der Grenze des 
Kitsches auf das Wesentliche, dort lassen 
sich kaum mehr wahrnehmbare Feinheiten 
und eine Liebe zum Detail erkennen;  
neben großformatigen Leinwänden finden 
sich in Sievers Œuvre kleine bis winzige 
Formate. 
	D üsternis beherrscht die Bilder und im 
Dunkel der Nacht spielt das Licht eine 

wichtige Rolle. Am Horizont schimmernd 
oder in Strahlen einfallend, bahnt es der 
Farbe den Weg. Schwarz sind die Bilder 
nur für den flüchtigen Betrachter. So viele 
Worte wie die Eskimos für Schnee haben, 
bräuchte man, um die nächtlichen Szenari-
en zu beschreiben, die in ihren Schattierun-
gen des Dunkels eine reiche Farbigkeit ent-
falten. Das Düstere der Arbeiten ist nicht 
unheimlich im Sinne von beängstigend. 
Die Bilder sind nicht unheimlich, sondern 
nicht heimelig. Ihre einzigen Protagonisten 
sind in der Regel Tiere, für die das Dunkel 
keine Bedrohung darstellt, sondern Rück-
zugsraum ist. Wie ein Alter Ego des Künst-
lers schleicht ein immer wiederkehrender 
Fuchs durch die Bilder. Das Fabelwesen, 
scheu und schlau, entstammt einer jahr-
hundertealten literarischen Tradition. Es ist 
eine Projektionsfigur, ein Sinnbild für List 
und Tücke. Das fiktive Label „fox records“, 
das Sievers Vinyl-Arbeiten vertreibt, ist ein 
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ironischer Verweis auf die eigene Künstler-
persönlichkeit. 
	 Musik spielt in den Arbeiten eine gro-
ße Rolle. In Sievers Malereien auf LPs wird 
der Tonträger zum Bildträger und das tiefe 
Schwarz des Vinyls schimmert in Form 
von nächtlichen Himmeln und Bergen. 
Musikeinflüsse lassen sich auch in Moti-
ven, Ausstellungstiteln und den Bildern 
eingeschriebenen Zitaten erkennen. Neben 
Malern und Dichtern porträtiert Sievers 
immer wieder musikalische Größen von 
Lou Reed bis Rossini. Verse wie „back in 
black“, „boys don't cry“ oder „never let me 
down“ erschaffen poetische und klangliche 
Assoziationsräume. Nicht zuletzt beflügelt 
Musik den Schaffensprozess und schreibt 
sich im Sound der Bilder ein.
	 Die Bilder schwingen und nehmen den 
ganzen Raum ein, denn die Ausstellungs-
fläche wird in den künstlerischen Prozess 
einbezogen. Die Wände seiner Ausstel-

lungen streicht Sievers oft grau oder 
schwarz. Das Licht rückt so ins Zentrum 
und die Arbeiten werden zur Umgebung 
und untereinander in Beziehung gesetzt, 
ohne dabei narrativ zu sein. Ölbilder und 
kleine Skulpturen, teils vorgefundene, 
wenig veränderte Gegenstände, sind zu 
Installationen kombiniert, die neue onto-
logische Zusammenhänge erschaffen. Für 
die KIT-Ausstellung „Spiegelbild“ wählte 
Niels Sievers bewusst das schmal zusam-
menlaufende Ende des Tunnels, um hier 
ein windschiefes Haus zu errichten, das 
wiederum zum eigenen Ausstellungsraum 
wird. Das architektonische Ungleichge-
wicht des Ortes und der temporäre Cha-
rakter des schnell gebauten Hauses treten 
in einen Diskurs mit den Bildern.
	D as Haus-Motiv, schneebedeckt, im 
Dunkel der Nacht verschwindend oder 
sturmgepeitscht, taucht immer wieder in 
Niels Sievers Arbeiten auf. Ein Haus be-
deutet verlorene oder gefundene Identität, 
man kann es verlassen oder in ihm ankom-
men. Blinde Fenster, aus denen kein Licht-
strahl dringt, hinterlassen einen men-
schenleeren Eindruck und auf unsicherem 
Grund stehende Gebäude scheinen nicht 
von Dauer. Es sind provisorische, behelfs-
mäßige Heime, die doch ein Versprechen 
in sich tragen.
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