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echt jetzt

Rickkehr des Trompe I'ceil

Die gesamte Geschichte der
Kunst seit dem ausgehenden
19. Jahrhundert ist gepragt
durch Angriffe auf Konventionen
und Normen der Malerei. Egal
ob die Existenz eines Rahmens,
die rechteckige Form der Lein-
wand, der Farbauftrag mit dem
Pinsel oder die Prasentation

an einer Wand; Kunstler*innen
brachen stets mit alten Gewiss-
heiten. Eine der zentralsten
Umbruche war sicherlich die
Auflésung des Bildmotivs. Das
Sichtbare wurde abstrahiert,
verzerrt, neu interpretiert und
machte schlielilich reinen, mo-
nochromen Farbflachen Platz.
Die Uberzeugung dahinter war,
dass ein Gemalde nichts Gegen-
standliches wiedergeben, nicht
die sichtbare Realitat spiegeln
oder gar imitieren muss. Ein
Kunstwerk kann seine eigene
Realitat schaffen. Dieser Logik
nach ist die abstrakte Kunst eine
Befreiung der Malerei aus dem
Korsett der Naturnachahmung.
Versteht man Kunstgeschichte
als lineare Entwicklung, als Pro-
gression, in welcher der Fort-
schritt und das immer Neue und
Innovative zahlt, dann kann eine
Malerei, die das Handwerk und
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die Wiedergabe der sichtbaren
Welt in den Fokus ruckt, negativ
bewertet werden. Als Effektha-
scherei und konservativ wurde
hierbei vor allem das Trompe
I'ceil [dt.: Augentauschung] in
die Ecke gedrangt und war in
der Kunstgeschichte des 20.
Jahrhunderts, sieht man ein-
mal vom amerikanischen Foto-
realismus ab, eher eine Rand-
erscheinung.

Die Ausstellung echt jetzt
maochte eine Gegenposition be-
ziehen und nachweisen, dass
illusionistische Techniken ein
Comeback feiern. Hierbei sind
vor allem drei Begrindungen
und gesellschaftliche Zusam-
menhange von Bedeutung:
zum einen das Verstandnis von
Fortschritt und Innovation, zum
anderen das Verhaltnis der
gegenstandlichen Malerei zu
Abstraktion und zum dritten
der Bezug zur Digitalisierung.

1. Eine wesentliche Erkenntnis
der Ausstellung ist, dass auch
die gegenstandliche Malerei
nicht nur abbildet und das
Trompe I'ceil ein Mittel zum
Zweck zur Behandlung maleri-

scher Fragen sein kann. Konkret
heillt das, dass sich Kunstler*
innen einem realen Gegenstand
widmen, durch den ein erstes
Interesse beim Publikum er-
zeugt wird, letztlich aber gleiche
Ziele verfolgt wie ein abstraktes
Bild. Denn wenn man perfekt
imitierte Spanplatten, Kartons
oder Tropfen sieht, dann l3sst
sich aus dem Motiv nicht viel
mehr lesen, als dass all dies
Motive unserer taglichen Er-
fahrungswelt sind. Sicher lasst
sich auch das handwerkliche
Kénnen hinter den perfekten
Imitationen bewundern. Doch in
der Regel ,erzahlen” die Motive
nicht mehr. Sie haben keinen
symbolischen Charakter, sodass
letztlich der Blick wieder dem
Auftrag der Farben, der Tonali-
tat, Mustern und Strukturen gilt.

2. Dass die malerische und bild-
hauerische Augentauschung
wiederkehrt, mag zunachst
Uberraschen. SchlielRlich stehen
zeitintensive handwerkliche
Techniken gewissermallen im
Widerspruch zur aktuellen Zeit,
in der durch digitale Medien

die Kunstproduktion schneller,
anders und neuer ginge. Doch

vielleicht liegt genau darin das
Verstandnis fur das Come-

back: Denn in Zeiten von KiI,
Photoshop und digitalen Filtern
scheint die Erfahrung des All-
taglichen schwerwiegende Risse
zu erhalten. Was ist Uberhaupt
noch echt? Welchen Bildern
kdnnen wir noch trauen? Diese
Unsicherheiten werden ver-
starkt durch eine Anderung des
Zeitgefuhls. Trends wechseln

in nie gekannter Schnelligkeit,
Apps und soziale Netzwerke fes-
seln unseren Blick an Bildschir-
me, lassen die Zeit vergessen
und ersetzen die Realitat durch
Abbildungen.

Das Trompe-I'ceil bietet in die-
sem Zusammenhang zwei reiz-
volle Perspektiven: Zum einen
muss auch die Malerei neue
Mittel finden, um in der aktuel-
len Okonomie der Aufmerksam-
keit zu bestehen. Das bereits

in der Antike effektive Prinzip
der Augentauschung erweist
sich auch heute noch als trag-
fahig. Sich von handwerklichem
Kénnen hinters Licht fUhren

zu lassen, in der Regel mit der
beruhigenden Gewissheit, dass
es sich um Artefakte handelt,



begeistert das Publikum damals
wie heute.

Beredtes Beispiel fUr die Lust
der Tauschung sind nicht nur
Kunstmessen, sondern auch
Kandle im Social Media. Die
digitalen Maglichkeiten der Bild-
bearbeitung, Filter und Schnitt-
techniken bieten eine Option
der Tauschung. Hinzukommen
Trends wie hyperrealistisches
Tortendesign, Make-Up Artists
oder Zaubertricks.

Zum anderen mag auch die Tat-
sache, dass die Welt zunehmend
digitaler wird, die Sehnsucht
nach dem Handgemachten
starken. Malerei, vor allem die
figUrliche, bietet dies in idealer
Form.

3. Die Ruckkehr zu Techniken
des Trompe I'ceils mag sich auch
durch ein geandertes Zeitver-
haltnis erklaren. Ab dem 18.
Jahrhundert wurde Fortschritt
zu einem gesellschaftlichen
Leitmotiv. Technisierung, In-
dustrialisierung und Kapitalis-
mus bildeten eine Logik der
Zukunftserwartungen, die von
einem immer steigenden Wohl-
stand ausging. Daraus resul-
tierte ein Innovationsdruck, der
samtliche Bereiche des Lebens
umfassen konnte, und auch vor
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der Kunst beziehungsweise dem
Kunstmarkt nicht Halt machte.
Zunehmend professionalisiert
herrschten hier ahnliche kapi-
talistische Prinzipien wie in der
sonstigen Marktwirtschaft. Be-
achtet wurde, was neu war.

In der Spatmoderne wirkt das
industrielle Fortschritts- und
Innovationsstreben der Moder-
ne zunehmend unhaltbar. In der
Philosophie ist die Rede vom
,Ende der lllusionen“ (Andreas
Reckwitz), von ,Entfremdung®
(Hartmut Rosa) oder von ,Zu-
kunftsverzicht* (Philipp Staab)
und einer Zeit, die durch Pola-
risierungen und Paradoxien
gepragt ist, wodurch Fortschritt
zunehmend in Unbehagen
mundet. Wir erleben aktuell
eine Ruckbesinnung auf Ver-
gangenes, eine Retrotopia, wie
Zygmunt Baumann es formu-
lierte, sowie auf den Erhalt der
Gegenwart.

Auch in der bildenden Kunst
stellt sich die Frage, wie neu und
innovativ Kunst sein muss. Gibt
es Uberhaupt noch etwas, das
noch nie da war? Und welchen
Mehrwert finden wir hier? Viel-
leicht bedarf es gar keiner neu-
en Techniken, um die Gegenwart
zu kommentieren.

Diese drei Aspekte zusammen-
fassend lasst sich festhalten,

dass die Wiederkehr des
Trompe I'ceils ein zeitgemaler
Kommentar ist. Es ist ein histo-
risch erprobtes Medium, wel-
ches Aufmerksamkeit in einer
bilderuberladenen Welt gene-
riert. Diese Aufmerksamkeit
erschdpft sich aber nicht in der
bloRen Imitation, was vielleicht
ein entscheidender Unterschied
zu historischen Spielarten
dieser Kunst ist, sondern zitiert
bewusst wertlose Gegenstande,
um den Blick auf das Handwerk
und malerische Techniken zu
lenken.
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Tom Friichtl: Drecksbilder#10, 2022, Ol auf Nessel,
© Tom Friichtl & VG Bild-Kunst, Bonn 2023

Alter, Zerfall, Schmutz und
Uberreste, die Motive, die der
Maler Tom Frichtl in seinen
Kunstwerken zeigt, stehen in
Widerspruch zu dem, was man
gemeinhin als kunstwurdig be-
zeichnen warde. Viele seiner
Arbeiten wirken auf den ersten
Blick wie Readymades oder
Fundstlcke mit Gebrauchsspu-
ren oder Alterungserscheinun-
gen. Doch auch in den Werken
des in Berlin lebenden Malers
tragt der Schein. Was wie ein
verschmutztes Bild, wie eine un-
edle Oberflache aussieht, istin
Wirklichkeit gemalt.
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Bei dem groldformatigen Werk
Drecksbilder#10 funktioniert
die Illusion gleich auf zweifacher
Ebene: Die Linien des hinter
dem Nesselstoff liegenden Keil-
rahmens sind genau wie die
scheinbaren Schmutzspuren
handwerklich prazise aufgetra-
gene Farbe. Die aus der Entfer-
nung zu sehenden Ebenen (Keil-
rahmen, Nessel und Schmutz)
sind also nur vorgetauscht,
obwohl alle drei auf ihre Weise
auch real vorhanden sind. Auf
diese Weise spielt Frichtl mit
Prasenz und Absenz, mit Gegen-
standlichkeit und Abstraktion
sowie mit lllusion und Realitat.

Der Maler interessiert sich in
seinen Werken fur die Momen-
te, in denen Farbe ein Material
ersetzt und dessen Funktion
Ubernimmt. Bei Geschminktes
Holz etwa malte der KUnstler die
existierenden Maserungen des
Holzes exakt nach. Aus der Ent-
fernung lasst sich kein sichtba-
rer Unterschied zwischen Vor-
her und Nachher ausmachen.
Inhaltlich hingegen haben sich
die Holzplatten nun gewandelt:
Die Oberflache ist zum Abbild,
das Holz zu Malerei geworden.

Dean Annunziata greift die Ideen
des antiken Malerstreits zwi-
schen Zeuxis und Parrhasius auf
und tauscht unseren Blick durch
tauschend echte Imitationen von
Materialien. Doch gilt sein Inte-
resse nicht Trauben oder edlen
Vorhangen, sondern Spanplatten
und damit einem wenig wertvol-
len Material, das wir zu Hauf im
Baumarkt finden kdnnen. Punkt
fUr Punkt auf Leinwand oder tat-
sachlich auf Rohspanplatte ge-
malt, wird seine Malerei zu einem
aufwendigen, beinahe medita-
tiven Prozess, dessen Ergebnis
sowohl gegenstandlich als auch
abstrakt bleibt. Gegenstandlich,
weil die Malereien reale Objekte
imitieren, abstrakt, da sie letztlich
ein Overall von Farbpunkten sind,
die nichts weiter “erzahlen”, son-
dern zum Entdecken der Farben
einladen.

Interessant ist auch die Verschie-
bung der Wahrnehmung. Die
normalerweise als zweidimensio-
nale Flache rezipierte Oberflache
der Leinwand wird raumlich und
damit ein Stlck weit zur Skulp-
tur. Das motiviert das Publikum
immer wieder dazu, die Arbeiten
nicht nur frontal, sondern auch
von der Seite zu betrachten. An-
nunziata gefallt es, wenn Werke
unauffallig sind und man gewillt
ist, achtlos daran vorbeizulaufen.

So fragt er auch nach dem Wert
von Malerei in einer schnelllebi-
gen und durch den kurzfristigen
Konsum gepragten Welt.

a—

——"

Dean Annunziata: Licht auf Rohspan, 2023, Acryl auf
Rohspan, © Dean Annunziata



Sabine Grold interessiert sich

in ihrer bildhauerischen Arbeit
dafur, wie und in welchen Kon-
texten Kunst produziert, rezi-
piert und evaluiert wird. Hier-
bei zitiert sie mit ihren Werken
immer wieder die Formenspra-
che der Minimal Art, welche
von ihr jedoch in neue Kontexte
gesetzt wird. Ein Beispiel hier-
far ist das Werk Macrophagus
Sculpturalis. Die weilsen, Uber-
einandergestapelten Wurfel
lassen an die industriell produ-
zierten, perfekt symmetrischen
Kunstwerke von Kinstlern wie
Sol Lewitt oder Robert Morris

Sabine GroR: Macrophagus Sculpturalis, 2022, Holz,

Bauschaum, polymerisierter Gips, Acryl, Lack,
© Sabine GroR & VG Bild-Kunst, Bonn 2023
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denken. Die Berliner Bildhauerin
bricht aber in zweifacher Weise
mit den historischen Vorbildern.
Sie lasst baumpilzartige Struk-
turen aus und zwischen den
Formen wachsen. Die schein-
baren Fremdkdrper bringen die
strenge Stapelung ins Ungleich-
gewicht, wodurch der Eindruck
entsteht, die gesamte Arbeit
musste gleich umkippen. Die
Kontrastierung von Kultur und
Natur fuhrt den Aspekt der Ver-
ganglichkeit und Instabilitat in
das Werk ein.

Ein weiterer Bruch besteht
darin, dass es sich gar nicht um
hochglanzpolierte, gestapel-

te Wirfel handelt. Die Werke
Grol3s sind aus polymerisiertem
Gips oder Epoxydharz geschaf-
fen. Hierflr werden reale Objek-
te abgeformt und als neue Posi-
tivform gegossen. Anschlielend
wird die Arbeit derart bemalt,
dass sie die Ausgangsmateria-
lien imitiert. Dadurch werden
die Werke zu Abbildungen von
etwas Abwesendem.

Trotz der Imitation sind die Wer-
ke der geburtigen Ulmerin keine
reinen Augentauschungen.
Offnungen, Risse oder gedffne-
te RUckseiten verweisen immer
wieder auf den artifiziellen Cha-
rakter und vereinen so Prasenz
und Kulisse, Abwesendes und
Anwesendes in einer Arbeit.

Lieven Hendriks: Stars, 2014, Acryl auf Leinwand,
Courtesy Galerie Michael Sturm, Stuttgart

Lieven Hendriks spielt mit der
lllusion. Auffallig an seiner kinst-
lerischen Herangehensweise an
dieses Thema sind drei Aspekte.
Zum einen ist dies das Spiel aus
Nahe und Entfernung. Betrach-
tet man Werke wie Stars oder
Mirage mit einigen Metern Ab-
stand, dann wird man sich gerne
tauschen lassen und glauben,
dass man es mit einer sternfé-
mig ausgeschnittenen Leinwand
oder einer Lichtreflexion zu tun
hat. Tritt man dann jedoch naher
heran, erkennt man, dass die
Oberflachen malerischer sind
als gedacht. Pinselspuren und
pastose Elemente widerlaufen
den schdnen Schein der Tau-
schung und weisen darauf hin,

dass es dem Niederlander mehr
um malerische Verfahren geht.
Ein zweiter wichtiger Aspekt in
seinen Bildern ist der scheinbare
Widerspruch zwischen Inhalt und
Technik. Denn die behandelten
Motive wirken wenig ,wertvoll®.
Risse, Locher oder unspektaku-
lare Naturerscheinen sind wie-
derkehrende Themen. Die ihnen
zu Grunde liegenden Techniken
zeugen hingegen von einer
hohen handwerklichen Hingabe.
Die Lichtstrahlen bei Mirage sind
etwa mit der Spruhpistole auf-
getragen, eine Technik, die keine
Fehler erlaubt und deshalb gut
beherrscht werden muss. Fur
die Wassertropfen bei Droplets
#2 hat Hendriks auf eine nahezu
monochrom bemalte Leinwand
eine Mischung aus Wasser, Haar-
gel und Brausetabletten aufge-
bracht. Mit der Spruhpistole wur-
de anschlielend seitlich auf die
entstandenen Tropfen dunklere
Farbe aufgesprayt. Nachdem die
tatsachlichen Tropfen getrocknet
sind, bleibt nur der Schatten.

Ein dritter Aspekt ist die Reduk-
tion der Motivik. Viele der Werke
sind eigentlich abstrakte Farb-
flachen, monochrome Bilder oder
Strukturen. Erst durch einige
wenige illusorische Elemente,
etwa ein gemalter Schnitt oder
eine Offnung, wird das Abstrakte
ins Gegenstandliche geholt.



Gunther Kerbes: Becken, 2016, Olmalerei auf Holz, Glas, © Gunther Kerbes

Becken, so der Titel des Werks
von Gunther Kerbes, scheint

aus blauen, gefugten Fliesen zu
bestehen. Auch hier trigt der
Schein, denn natirlich sind diese
gemalt. Doch nicht nur die Male-
rei spielt mit unseren Erwartun-
gen. Auch der Titel weckt andere
Assoziationen. Denn das so-
genannte ,Becken® wirde durch
seine geringe Hdhe nur wenig
Wasser aufnehmen. Der fehlende
Ablauf, die streng geometrische
Form und das Glas machen eben-
falls deutlich, dass dieses Objekt
nicht wirklich benutzt werden
kann. Viel eher erinnern die
Rasterung und das quadratische
Format an Werke der Minimal Art.
Als solches wirde Becken auch
durchgehen, wirde es tatsachlich
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aus Fliesen bestehen. Da sie aber
gemalt sind, nimmt das Werk
eine Zwischenposition zwischen
zitierendem Trompe I'ceil und
abstrakter Komposition ein.

Die Strenge der Anordnung wird
zudem durch eine emotional
motivierte Lesart aufgebrochen.
Denn sicher werden manche der
Besucher*innen ahnliche Fliesen
kennen und mit ihnen bestimm-
te Wohnungen, Menschen oder
Situationen verbinden. Das qilt
auch far den Kunstler selbst, der
die Idee zu dem Werk im elter-
lichen Haus fand, wo eben solche
Fliesen verlegt waren. Diese hat-
ten allerdings noch eine Funktion,
wahrend sie in Kerbes Werk eher
einen verweisenden Charakter
bekommen.

Aus der Entfernung wirken die
Zeichnungen Christine Metzs wie
Fotografien. Und tatsachlich bil-
den Detailaufnahmen von Struk-
turen am Boden die Grundlage
far die Werke. Diese Ubertragt
die Kunstlerin jedoch mit einer
eigenen Technik in Bleistiftzeich-
nungen, wodurch sie eine neue
Prasenz erhalten.

Die Motive der Werke sind bei-
laufige Ausschnitte der Realitat,
denen wir sonst wenige Bedeu-
tung beimessen wuirden, und
die durch die Ubertragung in ein
Kunstwerk in das Bewusstsein
des Publikums gerickt werden.
Hierin formuliert die Klnstlerin
Fragen danach, was wir wahr-
nehmen und worauf wir unseren
Fokus richten.

Die Dauerhaftigkeit des Kunst-
werks steht im Widerspruch zu
der Verganglichkeit der gefunde-
nen Situationen. Beispielhaft zu
nennen sei hier Ant Nest Il von
2023. Das gezeigte Ameisennest

ist Sinnbild fUr die Netzwerke und

Strukturen der Insekten. Diese
Ordnung ist jedoch nur eine Mo-

mentaufnahme: Ein Regenschau-

er, ein Sturm oder die Bewegun-
gen eines groReren Tiers kdnnen
diese in klirzester Zeit zerstoren.
Auch das Werk Imprint [dt.: Ab-

druck] ist ein Blick auf den Unter-

grund. Hier zu sehen ist ein
trockenes Stuck Erde, Uber das
jemand oder etwas gelaufen ist,
wodurch der Boden in Schollen
gebrochen ist und nun eine kurz-
fristige Spur eines Lebewesens
aufzeigt.

Christine Metz: Imprint, 2022, Bleistift auf Papier,
© Christine Metz
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Jeder Mensch beschaftigt sich
in irgendeiner Weise mit Klei-
dung. Egal ob ,Fashion-Guru®
oder offenkundig nicht an Mode
interessiert, Kleidung ist immer
eine Tragerin von Bedeutung,
mit sozialen Codes versehen
und transportiert Aussagen der
Tragerin oder des Tragers.

Jessi Strixner: Frottee Handtuch, 2023, Lindenholz,
Acryl, 2023, @ Jessi Strixner
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Die Bildhauerin Jessica Strixner
spartin ihren Arbeiten diesen
Themen nach und schnitzt
Kleidungssticke aus Holz. Ihr
gelingt dies so gut, dass man
glauben kénnte, die Werke seien
tatsachlich aus Stoff. Die Ent-
scheidung fur das Thema Holz
ist familiar bedingt. Die Kinstle-
rin kommt aus einer Familie von
Holzbildhauern und war daher
schon als kleines Kind standig
mit Holz in Kontakt.

Die aufwandige bildhauerische
Arbeit an dem Uber viele Jahre
gewachsenen Holz, steht dabei
im Kontrast zu den Motiven und
auch zu den Bedingungen der
heutigen Fast Fashion. Strixner
Stlcke hangen beilaufig an der
Wand. Es sind alltagliche Texti-
lien, die oftmals getragen wir-
ken. Sie wirken weder spekta-
kular noch besonders wertvoll.
Das werden sie womaoglich erst
durch die Geschichten, die ihre
jeweiligen Trager und Tragerin-
nen mit ihnen verbinden, und
die sich das Publikum nur vor-
stellen kann.

Lennart Rieder: 0.T. (pink grey), 2022, Acryl, Ol auf
Leinwand, @ Lennart Rieder

Auch Lennart Rieder nutzt die
Augentauschung, um Aufmerk-
samkeit zu erzeugen und das
Publikum dadurch zum genauen
Schauen aufzufordern. Letzt-
lich dienen ihm illusionistische
Mittel dazu, Techniken und
Funktionsweisen von Malerei

zu verhandeln. Konkret interes-
siert ihn, wie es gelingt, dass ein
Werk aus der Entfernung eine
Raumwirkung entfaltet, beim
Annahern aber zunehmend den
Blick fUr die Farbe und deren
Auftrag einfordert.

Das zeigt sich bei den aus-
gestellten Arbeiten auf unter-
schiedliche Art und Weise.
o.T. (pink grey), etwa sieht mit

etwas Abstand aus wie eine an
der Wand befestigte gestepp-
te, silberfarbene Daunenjacke.
Je naher man ihr tritt, desto
deutlicher ist die an den Seiten
ausfransende, pastose Farbe zu
sehen. Der Zusatz im Titel auf
die Farben Pink und Grau macht
deutlich, dass es nicht um die
Jacke als Symbol oder einen
Kommentar auf die heutige Fast
Fashion geht, sondern um Farb-
wirkungen und Malweisen.

Auch bei anderen Arbeiten wird
mit mehreren Ebenen gearbei-
tet. Eine weitere unbetitelte
Arbeit erinnert an eine Frottee-
oder Pluschoberflache. Die
aullerst pastose Malerei, die
sich bei genauerer Betrachtung
offenbart, bricht mit dem aus
der Entfernung angedeuteten
Fotorealismus.
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Stefan Bircheneder schafft mit
seinen meist in Lasurtechnik
gefertigten Werken tauschend
echt wirkende Abbilder rea-

ler Situationen. Besonders an
seinen Arbeiten ist, dass er sich
nicht auf zweidimensionale
Gemalde beschrankt, sondern
diese raumlich zu dreidimensio-
nalen Objekten zusammenfugt.
Auf den ersten Blick geben Wer-
ke wie Duschkabinen, Toiletten
oder Hocker ihren konstruierten
Charakter nicht preis. Erst bei
genauerer Betrachtung oder
beim Blick auf die Rickseiten
wird deutlich, dass nahezu jeder

Stefan Bircheneder: Duschkabinen, 2023, Ol auf
Leinwand, Textil, © Stefan Birchenender
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einzelne zu sehende Gegen-
stand gemalt wurde.

Die aufwandigen und mit Hin-
gabe fur Details geschaffenen
Bildobjekte stehen dabei in
einem gewissen Kontrast zu den
Inhalten. Denn statt edlen und
wertvollen Gegenstanden gilt
Bircheneders Aufmerksamkeit
dem Verganglichen.

Besonders reizen ihn dabei
Zeugnisse (verlassener) Indus-
trien oder Werkstatten. Sie sind
ihm ein Sinnbild fir Orte, die
einst eine Dienlichkeit hatten,
von Menschen genutzt, viel-
leicht auch wertgeschatzt wur-
den. Doch die Nutzerinnen und
Nutzer fehlen nun. Die verlas-
senen, kaputten und nicht mehr
funktionablen Objekte erzahlen
noch von ihrer urspringlichen
Bedeutung. Bisweilen finden
sich Verweise auf den Men-
schen, etwa in Form von Ubrig-
gebliebenen Kleidungssticken
oder Aufklebern.

Ahnlich wie bei Lost Places Foto-
grafien entdeckt Birchenender
die Schoénheit im Zerfall und
wurdigt diesen in seinen Bild-
werken.

IR e a—
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Toninho Dingl: Paradoxer Fahrplan, 2023, Acryl auf Leinwand, © Toninho Dingl

Toninho Dingl interessiert sich in
seinen Arbeiten fir Gegenstande
des Alltags, vor allem solchen des
Konsums und der Kommunika-
tion. Dingl gibt diesen Objekten
jedoch meist eine Uberraschende
Wendung. Hierbei lassen sich
zwei unterschiedliche Herange-
hensweisen unterscheiden. Eine
besteht darin, Reales mit maleri-
schen Mitteln exakt nachzubilden,
wie es bei dem ausgestellten
M&M-Automaten der Fall ist.
Durch den zeitintensiven Prozess
wird das Gewdhnliche in etwas
Wertvolles verwandelt. Der ge-
malte Sulligkeitenautomat lenkt
nicht nur den Blick auf die Er-
scheinung und das Design dieser
Konsumprodukte, sondern spielt
zudem in zweifacher Weise mit
unseren Erwartungen. Zum einen

irritiert er durch seine Position in
einem musealen Ausstellungs-
kontext, da man solche Gerate
far gewohnlich hier nicht antrifft.
Zum anderen fehlt die Funktiona-
litat des Automaten, was diesen
zu einem reinen Kunstwerk
macht. In diesem Sinne nutzt
Dingl die Strategien des histo-
rischen Trompe l‘oeils, aber mit
neuen, aktuellen Motiven.

Eine zweite Strategie ist die Ver-
anderung des uns Vertrauten.
Durch VergréRerung, Verformung
oder Unscharfen bringt der Alt-
ottinger eine humorvolle Kom-
ponente ein. Ein typischer Fahr-
plan, wie man ihn von Bahnhdéfen
kennt, bleibt durch die Unscharfe
unlesbar und spiegelt damit auf
unterhaltsame Weise die Erfah-
rung der Uberforderung.
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Johannes Bendzulla: Ohne Titel, 2021, Inkjet Print auf
Blittenpapier, © Johannes Bendzulla

Digitale Perspektiven kénnen
Bestandteil der heutigen Bild-
produktion sein. Deutlich wird
dies etwa bei den Werken von
Johannes Bendzulla. Er nutzt
far seine Kunst Motive aus dem
Internet und digitale Bildge-
bungsverfahren wie Photoshop.
Innerhalb der angeeigneten und
zitierten Bildformeln tauchen
immer wieder Elemente auf, die
der Malerei zugerechnet werden
kénnen.

Dies lasst sich bei der unbe-
titelten Arbeit von 2021 sehen.
Abgebildet ist ein computerge-
neriertes Modell des mensch-
lichen Muskelaufbaus. Zwar ist
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das Motiv sehr detailreich, doch
bricht Bendzulla immer wieder
mit der Perfektion des digita-
len Bildes, entweder durch eine
Ubertriebene und dadurch un-
naturlich wirkende Genauigkeit
oder durch Fehler. Im Falle der
Muskeln erzeugt der Kunstler
mehrere Widerspriche. Zum
einen ist die Auflésung der Tex-
turen niedrig. Zum anderen wird
einer der Muskelstrange durch
eine mintgrine Flache ersetzt,
deren Farbigkeit an medizinische
Kontexte oder aber an Farbfla-
chenmalerei denken lasst. Hinzu
kommen ,Farbspritzer® auf der
Oberflache und an den Seiten
der Leinwand. Diese sind jedoch,
ebenso wie die Leinwandstruk-
tur, gedruckt. Bei genauerer
Betrachtung entpuppen sie sich
ebenso als Fake wie das Passe-
partout oder die Pinnnadeln.

In seinen computergenerier-
ten Werken fragt der gebuUrtige
Saarlander danach, wie eine
postdigitale Kunst mit den uns
umgebenden Bildern umgeht,
welche Spannungen ein Spiel
aus Augentauschung und Glit-
ches (Bildstérungen) bewirken
kénnen oder welche Wirkkrafte
die Motive der Medien auf den
Menschen haben. Kdnnen wir
noch entscheiden, was real und
was simuliert ist?

Thorben Eggers verschmilzt in
seinen Arbeiten digitale und ana-
loge Formen der Bildproduktion.
So zeigt das Werk Fjall_1 etwa
eine weite Landschaft, in der ein
abstraktes Objekt zu schweben
scheint. Dieses entwickelte der
Maler mit Hilfe eines Touchpads.
Er bewegt seinen Finger auf der
Oberflache des Displays, wie

wir es alle taglich auf unseren
Smartphones und Tablets tun.
Mit Hilfe eines 3D Programms
wird diese Bewegung zu einer
Form, der er anschlieRend unter-
schiedliche Materialoberflachen
zuweist. Im Fall der ausgestellten
Arbeiten handelt es sich um eine
glanzende, glatte Oberflache
eines Metalls sowie eine diesen
Ring durchdringende, gestisch
gemalte Form, die an die Mar-
morierung von Gesteinen den-
ken lasst.

Die so gewonnenen, rein digi-
tal erzeugten Kdrper integriert
Eggers anschlieRend in Aus-
schnitte von Landschaften. Die
Vorbilder hierfur gibt es tat-
sachlich, wie die hier gezeigten
baumlosen Hochflachen Skandi-
naviens. Sie durchlaufen jedoch
einen dreifachen Ubersetzungs-
prozess. Zuerst wird die Land-
schaft vor Ort mit dem Handy in
360° Ansicht fotografiert. An-
schlieBend wahlt der Kunstler

einen fUr ihn interessanten Aus-
schnitt und malt diesen schliel3-
lich auf die Leinwand.

Durch seine Herangehensweise
kommentiert Eggers die Bild-
wahrnehmung unserer heuti-
gen Zeit. Die aktuelle, beinahe
schon romantische Sehnsucht
einer jungen Generation nach
unberdhrter Natur ist namlich
kaum noch ohne eine zusatzli-
che digitale Ebene denkbar. Jeder
eindrucksvolle Ausblick wird so-
fort mit der Kamera des Smart-
phones festgehalten und geteilt.
Dadurch wird der Eindruck des
Einmaligen beliebig und aus-
tauschbar. Die Wischbewegung
auf dem Display wird zum Teil
des realen Erlebens.

Thorben Eggers: Fjdll_1, 2023, Ol und Acryl auf Lein-
wand, © Thorben Eggers & VG Bild-Kunst, Bonn 2023
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Mit handwerklicher Finesse malt
und sprayt Jochen MUhlenbrink
Klebestreifen, beschlagene
Fensterscheiben, Noppenfolie
oder Kartonagen. Doch warum
widmet sich der Maler mit sol-
chem Eifer scheinbar neben-
sachlichen Motiven? Bei genau-
erer Betrachtung zeigt sich, dass
seine Kunst mehr Ebenen bietet
als es der erste Blick vermuten
|asst. Ein Beispiel ist die Serie
der WP (= Window Paintings).
Das durchaus gelaufige kunst-
historische Motiv wird durch den
Dusseldorfer Maler aktualisiert
und weiterentwickelt. Das liegt
vor allem daran, dass die ge-
malte Unscharfe den Blick in die
Landschaft begrenzt. Durch die

Jochen Miihlenbrink: WTP, 2022, Ol auf Leinwand,
© Jochen Miihlenbrink & VG Bild-Kunst, Bonn 2023
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scheinbar beschlagene Scheibe
wird die Welt dahinter blol$ an-
gedeutet. Das wiederum fordert
das Publikum dazu auf, das Bild
im Kopf zu vervollstandigen. Oft
handelt es sich um eine An-
sammlung von Hausern, wie
man sie allerorts sehen kann,
und Uber die man sonst wohl
kaum nachdenken wurde. Aber
gerade indem Muhlenbrink sie
verschleiert, fordert er uns dazu
auf, sie zu reflektieren.

Doch damit nicht genug: Die WPs
schichten sich insgesamt in vier
Ebenen mit je eigener Aussage.
Neben der angedeuteten Ebene
hinter der Scheibe (Hauser, Bau-
me, Wiesen, Himmel) und der
beschlagenen Oberflache sind
dies Strukturen, die aussehen
als seien sie mit dem Finger auf
die beschlagene Scheibe gemalt.
In gewisser Weise sind sie ein
eigenstandiges Bild im Bild,
stehen jedoch auch in Relation
zum Hintergrund, da dieser
innerhalb der Linien scharf wird.
Die letzte Ebene bilden die Was-
sertropfen beziehungsweise, im
Falle der WTP (= Window Tape
Paintings), die gemalten Klebe-
streifen. Sie sind Ausdruck von
Muhlenbrinks Interesse daran,
von den Oberflachen der Welt
zu erzahlen, wie der Klnstler

es selbst ausdrickt.

Ymer Shaqiri: ohne Titel, 2015, Acryl auf Karton, © Qefsere Shaqiri

Ymer Shaqiri reflektiert in sei-
nen kleinformatigen Arbeiten
persdnliche Erfahrungen und
Erinnerungen, unter anderem
an seine kosovarische Heimat.
Hierzu schichtet er mehrere
Lagern Acrylfarbe, die zum Teil
mit Federn eingeritzt werden,
wodurch sich holzartige Struk-
turen entwickeln. Dicke weilse
Flachen aus Acrylfarben lassen
an Ausschnitte von Wanden
oder Fassaden denken. Indem
er diese Elemente miteinander
kombiniert, entstehen redu-
zierte Kompositionen, die sich
elegant zwischen Figuration und

Abstraktion bewegen. Manche
erinnern an Fenster oder Tu-
ren, die jedoch keinen Ausblick
freigeben und auch keine Ver-
ortung zulassen, wodurch sie
letztlich abstrakt bleiben, wah-
rend er durch detailgetreu Nagel
oder Metallelemente Flachenfla-
chen an die Realitat rickbindet.
Andeutungen von Rost, gealtel-
tertem Holz oder abgenutzten
Fassaden geben den angedeu-
teten Objekten eine Zeitlichkeit
und lassen sie zum Ausdruck
von Verganglichkeit werden.
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Die Ausstellung echt jetzt widmet
sich wesentlich der Malerei. Das
Thema beschrankt sich jedoch
nicht auf diese klnstlerische
Disziplin. Auch in anderen Be-
reichen der bildenden Kunst und
des Kunsthandwerks lassen sich
illusionistische Tendenzen aus-
machen. Ein Beispiel hierfur sind
die Werke der Schmuckdesigne-
rin Julia Obermaier. Ebenso wie
es bei anderen Kunstwerken der
Ausstellung der Fall ist, werden
auch hier alltagliche und zumeist
weniger wertvolle Gegenstande
in aufwendigen Verfahren und
mit hochwertigen Materialien
nachgeahmt. Im Falle von Ober-
maiers Schmucksticken werden

dabei Motive zitiert, die an Kind-
heitstage denken lassen. Hierzu
zahlen Radiergummis, abge-
brannte Wunderkerzen oder in
Gold verpackte Bonbons. Eigent-
lich sind all dies wenig wertvolle
oder wenigstens gunstige Pro-
dukte. Der nostalgische Wert, der
ihnen mitunter vom Menschen
beigemessen wird, macht sie hin-
gegen wertvoll. Diesen Wandel
vollzieht die Kemptenerin auch

in ihren Stucken. Die eigentlich
billige Plastikfolie um Karamell-
bonbons besteht nun aus echtem
Feingold, die Radiergummis aus
Edelsteinen.

Julia Obermaier: Amer‘s Original, 2020, Feingold, Butterscotch-Bernstein, © Julia Obermaier
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Mit den Beitragen von Philipp

A. Schafer zur Ausstellung ,echt
jetzt" erweitert das Kunstmuse-
um die Ausstellung in den Au-
Renraum. Im Innenstadtbereich
verteilt gestaltet der Klnstler
mehrere Gullydeckel klnstle-
risch um. Uber sein Interesse fir
diese meist Ubersehenen Objek-
te des Alltags schreibt er:

,Ich habe begonnen, sie als Tore
zu einer Parallelwelt wahrzuneh-
men: zur Kanalisation. Da pas-
sieren Dinge, die wir nie sehen,
die aber direkt mit unserem
Leben zu tun haben. Wenn man
den Gedanken weiterspinnt und
auf die Gesellschaft Gbertragt,
kann man die Kanalisation auch
als Symbol fir das Unbewusste
sehen. Fur versteckte Wider-
spruche. Ich will also auch einen
Blick werfen auf Dinge, die man
nicht sehen kann oder nicht se-
hen will.*

Philipp Alexander Schafer bringt
uns mit seinen Gullydeckeln die
Street Art naher und versucht
dadurch, den oftmals grauen All-
tag etwas aufzuhellen.

Mit seiner Kunst spricht er vor
allem die an die schon mit ge-
senktem Kopf ihren Weg entlang
gehen. Es soll ihnen helfen ihre
eigene Wahrnehmung im Stadt-
leben zu erweitern, den Blick zu

heben. Er steckt Leben in den
sonst so tot scheinenden Boden
und eine faszinierende Bindung
zwischen Betrachter, Werk und
der Stadt entsteht.

Philipp A. Schdéfer: Big Black Data Hole, 2019, Acryl,
Sprayfarbe, © Philipp A. Schéfer
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Titelbild: Stefan Bircheneder: Duschkabinen, 2023, Olund Acryl auf Leinwand, 330 x 90 cm x 220 cm, © Stefan Bircheneder
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