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,Es ist dem Sichtbaren eigentlmlich im strengsten Sinne des Wortes
durch ein Unsichtbares gedoppelt zu sein, das es als ein gewissermafen
Abwesendes gegenwartig macht.”

Maurice Merleau-Ponty: Das Auge und der Geist, 1964.

Vorwort

,Schein” ist anscheinend ein sehr bedeutungsreiches Wort. Im ,Wahrig Deutsches Woérterbuch” findet man
unter anderen folgende Deutungen: Licht, Lichterscheinung, Glanz, Schimmer, dueres Ansehen, dulieres
Bild, das nicht erkennen lasst, was wirklich dahintersteckt, Sinnestduschung, Trugbild.

Dass etwas scheint, als sei es dieses oder jenes Phanomen, und in Wirklichkeit doch etwas ganz anderes ist,
ist nichts Neues und nicht erst durch Kl generiert. Auch dass umgekehrt sogenannte ,Deep Fakes” als Realitat
erscheinen konnen, ist nicht neu. Das immer haufigere Auftreten der Mischformen von Realitat und Fiktion
scheint jedoch der Kiinstlichen Intelligenz geschuldet zu sein und fuhrt immer 6fter zu Irritationen.

Diese Ausstellung macht die zahlreichen Aspekte des Begriffs ,Schein” erfahrbar, so wie in der englischen
Sprache unterschieden wird zwischen it seems” und it appears”.

Bezieht man diese Unterscheidung auf das schopferische Tun, kommt man in Teufels Kiiche, oder etwas
pathetischer und zugleich radikaler ausgedrickt: Man unterscheidet zwischen wahrhaftig und vorgetéduscht,
zwischen Original und Falschung.

Ahnlich wie in einem Kaleidoskop erscheinen auch in dieser Ausstellung immer wieder neue Aspekte des
Scheins und stets kommen ungeahnte Zusammenhange zum Vorschein: Kein Anfang und kein Ende zeichnen
sich ab. So bleiben die grossen Fragen im Raum stehen: Was ist ein Bild? — Kann etwas stellvertretend fur
etwas anderes stehen? — Wie erscheint uns Erinnerung? — Kann es ein wahres Abbild geben (Vera lkon)? —
Verandert der Schein des Lichts ein Objekt? Und so weiter und so weiter. Diesen Fragenkatalog konnte man
schier unendlich fortsetzen. Antworten sind jeweils situationsbedingt und haben nur eine Gultigkeit fir den
Moment.

Das Betrachten eines Kunstwerks provoziert Fragen. Im Dialog mit einem Kunstwerk verdndern sich die
Fragen. In einer Gegeniberstellung mit anderen Kunstwerken kommt die Vielfalt wieder ins Spiel, die sich
jetzt als ,Geistesgegenwart” offenbart.

Reinhard Klessinger,
Mai 2026
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A. R. Penck, ohne Titel (Figuren im Kreis), Holzschnitt auf Hahnemihle-Velin, Handabzug, 1965,
107,5x 78,5 cm



Der Holzschnitt diente als Plakatmotiv fur eine Gemeinschaftsausstellung des Kiinstlers mit Peter Herrmann,
Peter Graf und P. Makolies 1965 im Dresdner Puschkin-Haus. Die Ausstellung wurde von den DDR-
Kulturbehorden vorzeitig abgebrochen.

Diese wenigen Anmerkungen fihren nicht sehr weit, um das Bild zu beschreiben. Soweit feststellbar, hat sich
Penck selbst nicht zu dieser Arbeit geduRert. So glaubt man, frei spekulieren zu kbnnen, hatte man sich nicht
bereits schon zuvor mit den Arbeiten von Penck und dessen Umfeld beschaftigt. Sicher kann man feststellen,
dass es einen Holzschnitt in diesem Format nur ganz selten gibt. Nur erahnbar ist, welcher Kraftaufwand
dahintersteckt, so einen Druckstock zu schneiden und per Handabzug zu drucken.

Unterschiedliche Interpretationen zerstreuen Vorurteile: 1984 haben Sandra Eades und ich die Ausstellung
,Kosmische Bilder in der Kunst des 20. Jahrhunderts” in der Kunsthalle Baden-Baden besucht. Pencks
LJWeltbild Nr. 1“ von 1965 hat uns beide in den Bann gezogen. Uns scheint, noch unmittelbarer verkorpert
der hier gezeigte Holzschnitt die Sehnsucht nach grenzenloser Weite. Oder anders gesehen: Man wird einer
Person gewahr und portratiert sie, um ihr Konterfei weiterzureichen. Schlussendlich, losgelost von allen
Festlegungen, wirft man sie zum Fliegen in die Luft. Oder: Jemand halt ein Bild, ein Portrat, in der Weise, dass
es sich in einem Spiegel widerspiegelt und sich somit nur noch als Reflexion zeigt. Aber selbst die Reflexion
wird ausgeldscht, wenn man aus dem Gesichtskreis tritt. Oder ...

Reinhard Klessinger,
Mai 2026



Klaus Kister, Original-Print aus dem Zyklus DRITTES LICHT, 1990, 30 x 30 cm

In meinen 1990 entstandenen Detailfotografien von 19 Gemalden des 17. Und 18. Jahrhunderts aus der
belgischen Maas-Region sind die Portrats von Heiligen, Klosterstiftern und Ordensfrauen so abgebildet, wie
ich sie wahrend der Ausstellung ,Filles de Citeaux au Pays Mosan®, die man den Zisterzienserinnen in der
Kathedrale von Huy widmete, fotografierend sah. Titelgebend ist die Folge der drei Lichtwirkungen: lhre erste
mediale Wirkung geht von der Malerei selbst und ihrem ersten Ort aus, ihre zweite ist in der Fotografie
am jetzt neuen Ausstellungsort manifestiert und konserviert. Erst das zweite gleissende Licht von Halogen-
Strahlern, deren Reflexionen ich gezielt durch meine Kérperbewegung, und damit die meiner Augen, in
bestimmten Zonen der Gemalde luziferisch positionierte, war das entscheidende fotografische Mittel fir das
Entstehen der neuen, nun durch die Kamera gesehenen Ansichten von Portrats der dahinter verborgenen
Personlichkeiten, wie etwa des Ordensgriinders Bernhard von Clairvaux (geb. um 1090 bei Dijon). Das zweite
Licht vereinte nun beide Medien in einemvisuellen ,Sandwich”.

Erst jetzt, mit der dritten Wirkung des Lichts, in der Veroffentlichung der Fotografie, setzt endlich die
vielschichtige Wahrnehmung der neuen Bilder und ihrer Ungleichzeitigkeit durch den Betrachter ein. In
der Fotografie erlebt er nicht mehr nur Reproduktion, sondern die durch Licht und Schatten bestimmte
augenscheinliche Adhirenz purer Olfarbe und Leinwand am urspringlich beabsichtigten Inhalt der Malerei,
als eine lllusion heute schwer zu bestimmender und dennoch bestimmter Persdnlichkeiten. Dem Zyklus
gingen Arbeiten in den 70er- und 80er-Jahren voraus, in denen ich mich mit der Wirkung von ,,zweitem” und
,drittem® Licht auf malerische und plastische Oberflaichenrdume beschéftigte.

Klaus Kuster,
2004



Reinhard Klessinger, Monstranz/schauendes Objekt 1992/93, Zink, Transparentpapier, Bleistift, Sandstein,
Holz, 168,5x 18 x 17,5 cm

Eine Monstranz wird auch Schaugerat oder Ostensorium genannt. Ein Objekt, das zur Schau stellt. Befremdlich
und Abschreckend erschien mir als Kind der Pfarrer, der sein Gesicht hinter der Monstranz verbarg. Sein
Gesicht war nur im Profil zu sehen. Ich konnte mir aus diesem Aufzug keinen Reim machen, auch dann noch
nicht, als man mir sagte, dass in dem Gefaf eine Hostie sei, der Leib Christi. Etwas Unsichtbares wird gezeigt.

Ein gesichtsgroRes Oval reflektiert alles, was sich vor und hinter dieser ovalen Scheibe aus poliertem Zink
befindet. Die Scheibeist miteiner gewdlbten Zinkform verbunden, ausdersich ein Kérperaus Transparentpapier
erhebt. Auf der Innenseite des geleimten Transparentpapiers steht mit Bleistift geschrieben: ,als vorhanden
begreifen und fur sich nehmen®. Der Text wiederholt sich als Spiegelung in der polierten Zinkscheibe.

Reinhard Klessinger,
Juli 2026



Annette Merkenthaler, Innen, 1997, Pigmentdruck auf Aludibond kaschiert, 47 x 47 cm

Im Zentrum der Fotografie nimmt man eine kleine lichte Flache wahr. Vermutlich ein Widerschein, eine
Reflexion. Wo rihrt sie her?

Auch die Umgebung der lichten Flache wirft Fragen auf. Etwas scheint sich zu drehen. Dieser Eindruck
resultiert aus einer wirklichen Bewegung, die zur Herstellung des GefalRes notwendig war. Zeigt sich das dem
Betrachter? Er muss sich so seine Gedanken machen — reflektieren.

Reinhard Klessinger,
Mai 2026



Sandra Eades, ,Vanitas Nr. 8 2002, Acryl, Foto, Karton, 100 x 280 cm (vierteilig)

Ruben Frohler
Was erscheint im Schein?

Das Polyptychon ,Vanitas Nr. 8 besteht aus vier hochrechteckigen Bilderrahmen, die biindig aneinandergefiigt
sind. In ihnen befinden sich insgesamt sechs Fotografien —drei Motive, die jeweils doppelt erscheinen —sowie
zwei Malereien: eine monochrome blaue Flache und ein zartes graues Aquarell. Die Fotografien zeigen einen
Spiegel, eine Tur und einen Namen. Beim Spiegel richtet sich der Blick jedoch nicht auf die Spiegelflache,
sondern auf dessen Rahmen. Auch bei der Tir liegt der Fokus nicht auf dem Durchgang, sondern auf der
Zarge. Als drittes Motiv ist der in dunklen Putz geritzte Name ,Sandra” zu erahnen.

Allen drei Motiven ist gemeinsam, dass sie auf etwas verweisen, das selbst nicht in Erscheinung tritt. Das
Spiegelbild bleibt unsichtbar, der Raum hinter der Tur entzieht sich unserem Blick, und die mit dem Namen
gemeinte Person ist unbekannt. Vielleicht liegt gerade darin eine besondere Form des Scheins. Nicht das
Sichtbare tauscht Gber das Unsichtbare hinweg, vielmehr erzeugt die vermeintliche Abwesenheit eine neue
Form von Prasenz. Die Schwelle selbst wird zum Motiv.

Bemerkenswert ist zudem, dass offenbar nachtraglich versucht wurde, das Sgraffito des Namens Sandra zu
tilgen. Dieser Vorgang erinnert an die antike Praxis der damnatio memoriae. Die ,Verdammung des Andenkens”
zielte darauf ab, Menschen aus der 6ffentlichen Erinnerung zu I6schen, indem ihre Namen und Bildnisse (ihr
duleres Ansehen, dufReres Bild, wie es im Vorwort der Ausstellung heilRt) zerstort wurden. Doch gerade die
sichtbaren Spuren dieser Ausloschung sind heute hdufig die deutlichsten Zeugnisse ihrer einstigen Existenz.

Daneben eroffnet die Arbeit auch eine persodnlichere Lesart. Der englische Spiegel stammt aus dem Elternhaus
der Kunstlerin. Traditionell wird er gegenlber einem Fenster aufgehdangt, um das Tageslicht in den Raum zu
lenken (die rechteckige blaue Flache?). Sandra Eades brachte den Spiegel im Laufe ihres Lebens mit nach
Deutschland. Auch der fotografierte Turrahmen gehort zu ihrem hauslichen Umfeld. So lasst sich die Arbeit
zugleich als zurtickhaltendes Selbstportrat lesen; eines, das nicht Uber die Darstellung der Person selbst
entsteht, sondern Uber die Dinge, die sie umgeben, ihre Wege mitvollzogen haben und die den Schein ihrer
Anwesenheit bewahren.



Ariane Faller, Zarge 28, 2022, Pigment, Schellack, Sprihfarbe, Tintenstrahldruck, Papier, Fensterzargenstiick,
55x14x9cm

In der folgenden Arbeit kehren nicht nur das Motiv der Schwelle und die Idee eines Uber Dinge vermittelten
Selbstportrats wieder, sondern auch eines der fotografierten Objekte. Wohingegen die Zarge in Sandra Eades’
,Vanitas Nr. 8“ noch als Abbild erscheint, ist sie in Ariane Fallers (Fenster-),Zarge” als materieller Gegenstand
prasent. Wie der Spiegel und die Tlrsituation in Sandra Eades’ Arbeit stammt auch Fallers Objekt aus dem
privaten Wohnumfeld.

Das ausgediente Bauteil weist zahlreiche Spuren der Bearbeitung auf Verschiedene Farbschichten
Uberlagern sich: weifRe Anstriche am duReren Rahmen und den Metallteilen, blaue und griine Farbreste
an den Innenseiten sowie rosa und violette Sprihfarbe. Hinzu kommen Gebrauchsspuren und Papierreste.
Unklar bleibt jedoch, welche dieser Spuren bereits Teil der Nutzungsgeschichte waren und welche erst
nachtraglich im kunstlerischen Arbeitsprozess hinzugefligt wurden. Das Objekt bewegt sich damit zwischen
Vorgefundenem und kinstlerischem Eingriff. Damit steht die Arbeit in der kunsthistorischen Tradition des
objet trouvé. Ein vorgefundener Gegenstand wird aus seinem urspringlichen Zusammenhang geldst und
durch seine Uberfiihrung in einen neuen Kontext mit neuer Bedeutung aufgeladen. Auch Fallers Zarge bleibt
als Gebrauchsgegenstand erkennbar und wird zugleich zum Bildtrager. Nicht die handwerkliche Herstellung,
sondern die Umdeutung des Objekts riickt in den Mittelpunkt.



Mateusz Budasz, Download (Eiszapfen) 2026, Fotografie, Papierwabenplatte mit MDF kaschiert,
35x59,5x4 cm

In weiteren Arbeiten der Zargen-Reihe kombiniert die Kiinstlerin die Bauteile mit Fotografien aus der eigenen
Kindheit und aus dem Familienarchiv, mit Briefen und weiteren Dokumenten. Zugleich rickt ein Motiv ins
Zentrum, das in der Kunstgeschichte seit Leon Battista Albertis Vorstellung der finestra aperta eng mit dem
Bildbegriff verbunden ist (das Fenster als gedffneter Ausblick auf die Welt). Bei Faller wird dieser Ausblick
jedoch nicht auf eine dulRere Wirklichkeit gerichtet, sondern auf die eigene Biografie. Die Zargen bilden
dabei einen sprichwortlichen Rahmen, durch den persénliche Erinnerungen sichtbar werden, ohne diese
unmittelbar oder unverandert wiederzugeben.

Auch der Schein einer Person ist niemals unmittelbar gegeben, sondern entsteht im Zusammenspiel von
Erinnerung und Inszenierung. Er wird durch Auswahl, Erzahlung und nachtrédgliche Bedeutungszuschreibung
geformt. Einzelne Spuren werden bewahrt, andere ausgelassen, ergdnzt oder in neue Zusammenhdnge
Uberfihrt. Was von einer Person erscheint, ist somit immer auch kuratiert.

Wirft man einen Blick auf die Ausstellung des Duos Faller-Budasz der vergangenen Jahre, begegnen einem
immer wieder Linien: Dinne Farbtropfen, die Uber Oberflachen herabgelaufen und erstarrt sind, sowie
gemalte, die sich zu rhythmischen Strukturen verdichten. Auch bei ,,Download (Eiszapfen)” von Mateusz
Budasz entsteht auf den ersten Blick der Eindruck herabgelaufenen Materials. Man mag an dinnflissige Farbe
denken, die entlang der oberen Kante der Leinwand aufgetragen wurde und sich, der Schwerkraft folgend,
ihren Weg nach unten gebahnt hat. Vor einem kornig strukturierten Grund ziehen sich weiRe Linien vom
oberen Bildbereich nach unten. Dabei werden sie zunehmend schmaler, bis sie in feinen Spitzen auslaufen.

Dieser erste Eindruck |6st sich jedoch auf, sobald der Blick den gesamten Bildtréager erfasst. Was zunachst
wie getrocknete Farbldaufe erscheint, entpuppt sich als fotografische Aufnahme von Eiszapfen. Erst an der
oberen Schmalseite der Gber den Rahmen hinaus gespannten Fotografie wird sichtbar, dass dort eine diinne
Schneeschicht auf gefrorenem Schmelzwasser aufliegt und darunter die Traufkante eines Daches zu erahnen
ist. Der kornig strukturierte Grund erweist sich als verputzte Hauswand.

Der Bildtrager fungiert dadurch nicht ldnger als neutraler Hintergrund, sondern erweckt den Anschein,
selbst zur Dachkante zu werden, von der die Eiszapfen herabhangen. Die reale Kante des Bildtragers und die
fotografierte Kante scheinen ineinander Gberzugehen. Der Bildraum setzt sich im Objekt fort, wahrend das
Objekt zugleich zum Bild wird.
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William Hogarth, Analysis of Beauty Bl.1, 1753, Kupferstich und Radierung, 37 x 49 cm

Der Blick auf William Hogarths Druckgrafik , Analysis of Beauty, Tafel I ist zunachst verwirrend. Im Zentrum
ist ein Statuenhof zu sehen. Antike Skulpturen und ein Kapitell, aber auch anatomische Zeichnungen, ein
Stiefel und zahlreiche weitere Gegenstande sind vor einer fingierten Architektur verteilt. Den Blick in den Hof
rahmen unter anderem eine Glocke, Tischbeine, geschwungene Linien, Bliten und ein Kaktus; darunter sind
Reihen von Korsetts und Portrats angeordnet. Die Druckgrafik versammelt damit eine Vielzahl von Dingen,
deren Beziehungen zueinander auf den ersten Blick kaum erkennbar sind und zundchst beliebig erscheinen.

Die ungewohnliche Zusammenstellung geht auf eine literarische Quelle zurick. In Xenophons ,,Memorabilia
(Erinnerungen an Sokrates)” erlautert Sokrates wahrend eines Besuchs in der Werkstatt eines Bildhauers
seine Vorstellung von Schonheit anhand der dort aufgestellten Skulpturen. Hogarth greift dieses Motiv auf
und macht den Statuenhof zum Schauplatz seiner eigenen Analyse des Schonen.

Die Druckgrafik erschien 1753 als Teil eines kunsttheoretische Traktats (,the Analysis of Beauty”), in dem
Hogarth die Grundlagen asthetischer Wahrnehmung zu erklaren versucht. Schénheit versteht er dabei nicht
alseinen unergrindlichen Schein, der den Dingen anhaftet, sondern als Ergebnis formaler Ordnungsprinzipien.
Im Zentrum seiner Uberlegungen steht die geschwungene S-Linie, die sogenannte Line of Beauty (Nr. 26 und
49), deren Bewegung und Vielgestaltigkeit nach Hogarth Lebendigkeit und Anmut hervorruft. Der zundchst
unibersichtlich wirkende Bildaufbau erschliefSt sich nach und nach als visuelles Ordnungssystem, in dem diese
Linie in immer neuen Erscheinungsformen wiederkehrt. Die einzelnen Darstellungen dienen dabei weniger
dazu, die abgebildeten Gegenstdnde als solche vorzufiihren, als vielmehr dazu, ihre formalen Strukturen
vergleichend zu untersuchen. Hogarth versucht damit, jene formalen Zusammenhange offenzulegen, aus
denen der Schein des Schonen entsteht.
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William Hogarth, Hogarth painting the Comic Muse, 1753, Kupferstich und Radierung, 37 x 34,6 cm

Die zweite hier ausgestellte Radierung von William Hogarth zeigt den Kiinstler selbst. Auf einem Stuhl sitzend,
wendet er sich seiner Staffelei zu. In den Handen halt er Farbpalette und Pinsel, vor ihm ist auf der Leinwand
die Figur einer Frau zu erkennen. Zu FiRRen der Staffelei liegen ein Maltopf und, in einer Mappe eingeschlagen,
ein Exemplar der ,Analysis of Beauty, Tafel I“ —jener Druckgrafik, die ebenfalls in dieser Ausstellung zu sehen
ist. An ihrem oberen Rand gerade noch zu erkennen, die geschwungenen S-Linien, seine Line of Beauty.
Mit diesem Bild im Bild ldsst sich die Radierung als Veranschaulichung von Hogarths kunsttheoretischen
Uberzeugungen lesen. So kehrt die Line of Beauty an zahlreichen Stellen der Darstellung wieder: in den Kurven
des Stuhls und seiner Beine, in der Haltung des Kiinstlers und besonders deutlich in der Frauengestalt selbst.
Theorie, kiinstlerische Praxis und Selbstdarstellung greifen so unmittelbar ineinander.

Bei der dargestellten Frau handelt es sich um Thalia, die Muse der Komddie. Zu ihren traditionellen Attributen
gehort unter anderem die komische Maske. Bemerkenswert ist jedoch, dass Hogarth sie nicht mit dieser,
sondern mit einer Satyrmaske darstellt.

Uber mehrere Jahre hinweg (iberarbeitete er die Druckplatte immer wieder. Insgesamt sind sieben Zustdnde
der Radierung bekannt, in deren Verlauf sich sowohl die Darstellung der Muse als auch die des Kiinstlers
wandelte. In einer spateren Fassung wich Hogarths der Komodie zugewandtes Lacheln einem ernsteren,
prifenden Blick. Auch die Gesichtszlige Thalias wurden verdandert und die komische Maske schlieRlich durch
die Satyrmaske ersetzt.

Die Maske ist ein Sinnbild des Scheins. SchlielRlich ist sie unweigerlich mit Verstellung und Inszenierung
verbunden:

Sie verbirgt das Gesicht und ldsst an seiner Stelle ein anderes erscheinen damit wird sie zu einem dulReren
Bild, ,das nicht erkennen lasst, was wirklich dahintersteckt”. Vor diesem Hintergrund stellt sich auch bei
Hogarth die Frage: welcher Schein wird hier erzeugt? Was wird durch ihn méglicherweise verborgen?



Reinhard, Klessinger, stehendes jetzt, 1997, Zink, Spiegel, Holz, 170 x 63 x 55 cm
(Spiegelung: Hogarth und Eades)




Ein wesentlicher Tei dieser Arbeit ist, was gewohnlich als Sockel bezeichnet wird, eine dreibeinige,
tischahnliche Form auf der uns Materialien begegnen begegnen, die fur die Skulpturen Reinhard Klessingers
charakteristisch sind: verspiegeltes Glas und Zink. Drei Scheiben stehen einander gegentber und werden von
rickseitig angeloteten Zinkkorpern gehalten. In ihrer Form erinnern die Objekte an mittig aufgeschnittene
Steine. Wahrend eines eine Scheibe mit intakter Spiegelflache besitzt, wurden die beiden anderen durch
Atzung teilweise entspiegelt.

Umrundet man die Skulptur und betrachtet die Zusammenstellung aus verschiedenen Perspektiven, ergeben
sich immer neue Ansichten und Bezlige zu den umliegenden Arbeiten im Raum. Aus einiger Entfernung
scheint sich etwa der Bogen, der den Skulpturenhof in Hogarths Druckgrafik rahmt, in den Rundungen der
Spiegelscheiben fortzusetzen. Geht man ein Stlick weiter und blickt von hinten durch eine der entspiegelten
Scheiben, erscheint in der intakten Spiegelflache des zweiten Objekts wiederum die entspiegelte Flache des
dritten. Zugleich 6ffnet sich durch die entspiegelten Glaser hindurch der Blick auf die dahinterliegende Arbeit
von Sandra Eades. Auch hier ist ein Spiegel zu erkennen, der seiner spiegelnden Funktion enthoben ist.

Von der Riickseite des verspiegelten Objekts hingegen blickt man auf stumpfes Zink, in dem sich die Umgebung
nur schemenhaft abzeichnet. Je nach Standpunkt tberlagern sich so Spiegelung und Durchsicht, Nahe und
Ferne, das Objekt selbst und seine Umgebung.

Eine interessante Deutungsebene eroffnet der Titel der Arbeit, ,Stehendes Jetzt”. Einerseits konnte er
auf den philosophischen Begriff des ,nunc stans” verweisen, der die Ewigkeit als ein zeitloses, gleichsam
stillstehendes Jetzt beschreibt — im Unterschied zur Zeit, die als Abfolge von Vergangenheit, Gegenwart und
Zukunft erfahren wird. In Klessingers Arbeit scheint dieser Gedanke jedoch eine raumliche Entsprechung zu
finden. In Form der drei Spiegelobjekte konnen Vergangenheit, Gegenwart und Zukunft abgeschritten werden.
Mit jeder Bewegung verandert sich der Anblick, doch fiir einen kurzen Moment fiigt sich das Gesehene zu
einer Konstellation, in der unterschiedliche Raume und Ansichten gleichzeitig gegenwartig erscheinen. Das
,stehende Jetzt” wird so zu einer korperlichen Wahrnehmung.

Ruben Frohler,
Juli 2026
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Brigitte Liebel, Menschenbilder, 2006 (Laara G. 8 Jahre, Helen K. 24 Jahre, u. Jelena G. 20Jahre),
Lochkamera-Aufnahmen, je 60 x 190 cm

In ihrem Katalog , Lichtsammlungen” beschreibt Brigitte Liebel ihr Projekt ,,Menschenbilder” unter anderem
so: ,Personen sollen im MaRstab 1:1 auf Fotopapier abgelichtet werden. (...) Als Lochkamera dient ein etwa
60 cm breiter, 50 cm tiefer und 200 cm hoher Schrank. Die Belichtungszeit bewegt sich in einem Zeitraum von
5—10 Minuten.”

,Die mit der Lochkamera aufgenommenen Bilder zeigen nicht nur, wie ein Objekt in einem kurzen Augenblick
des Photographierensaussieht, sondern wie es dauerhaft existiert, sich bewegend oder ruhend Licht reflektiert.
Das Abbild ist nicht reduziert auf in Sekundenbruchteilen erstarrte Momentaufnahmen, sondern gibt einen
von komplexen Bestimmungsfaktoren gepragten Wirklichkeitsausschnitt wieder.” (Sabine Kulenkampff)

Diese Ablichtungen bilden eine besonders eindrucksvolle Station auf dem immerwdhrenden Weg zum
,wahren Abbild“. Anscheinend kommt man diesem mit der Lochkamera (Camera obscura) einen Schritt naher.

Reinhard Klessinger,
Mai 2026
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Zoya, Stickerei aus Afghanistan, 2020, 29 x 24 cm

In einer handwerklichen Technik, die auf eine jahrhundertelange Tradition zurtickgeht, wird ein hochmodernes
technisches Gerat dargestellt, ein Gerdt, das gravierende Verdnderungen in unser gegenwartiges Leben
gebracht hat. Auf dem Display ist eine Frau zu sehen, die Gesprachspartnerin eines Telefonats sein kdnnte.

Neben dem enormen handwerklichen Kénnen braucht die Technik der Stickerei auch viel Ausdauer und
Geduld und steht somit in einem Spannungsverhaltnis zu unserer auf Schnelligkeit getrimmten Gegenwart.
Das Kunstwerk richtet sich nicht an Betrachter und Betrachterinnen im eigenen Land, sondern die Zielgruppe
sind Personen, die durch den Kauf dieser Werke den unterdrickten Frauen in Afghanistan zu etwas mehr
selbstbestimmtem Leben verhelfen wollen, indem sie so zu einer kleinen eigenen Einkunft kommen.

Sandra Eades,
Mai 2026



René Acht, Ohne Titel, 1980, Dispersion auf Leinwand, 60 x 60 cm

Zum 100. Geburtstag von René Acht erschien ein Werkbuch mit dem Titel , lyrisch konkret”. Gerade in seiner
Widerspruchlichkeit trifft der Titel die Eigenart der Arbeiten von René Acht. Gelingt es ihm doch, konkrete
Elemente mit abstrakten zu verbinden und zu einer Einheit zu fihren. Verbinden kann in diesem Fall sogar
wortlich genommen werden: Ein konkretes Element, eine Schnur, scheint zwei ,Seiten” zu verbinden. Flinf
Linien lassen in ihrer Anordnung Assoziationen aufkommen, z.B. zu einer Tir oder zu einer Hauskante.
Merkwdrdig ist dabei, dass die kurze Diagonale im rechten oberen Bildteil die gleiche Breite, die gleiche
Struktur und den gleichen Farbwert, obwohl gemalt, wie die im Bild verwendete Schnur aufweist.

Sandra Eades,
Mai 2026



René Acht, Ablosungsversuch, 1980, Dispersion auf Leinwand, Schnur, 55 x 55 cm
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Otto Dix, SchweifStuch II, 1950, Lithographie, 63, 20 x 49,8 cm

Von seinem grossen Gemadlde ,Das SchweifStuch der Veronika” von 1948 hat Otto Dix verschiedene
Lithographie-Fassungen abgeleitet, wie Rudiger, Autor des Bestandskatalogs des Otto-Dix-Hauses in Gera
schreibt. ,Zwei Jahre nach Ende des Zweiten Weltkrieges nimmt Dix nochmals Bezug zum Kriegsthema, das er
zur christlichen Thematik in Beziehung setzt.”

Das Bild von 1948 zeigt eigentlich eine Kreuztragung. Die heilige Veronika halt das blutgetrankte SchweifStuch
Uber das gefallene Kreuz. Hinter dem Kreuz sieht man Soldaten marschieren. Vor diesem Hintergrund wird das
,Schweilstuch 11 in seiner rostroten Farbe, getrocknetem Blut dhnlich, zum Mahnmal und wirft Fragen auf,
bis zu der Frage, ob nicht das Schweiftuch zu einem Zeugnis eines sinnlosen Opfergangs werden kann — zur
Frage der Theodizee.

Reinhard Klessinger,
Mai 2026



Herbert Wentscher, Vera lkon, 2027, Acrylfarbe auf Papier, 50 x 40 cm

,lhre grofite Kraft entfalten Bilder oft gerade da, wo sie auf eine grundsatzliche Differenz zwischen dem
Gemeinten und dem Gezeigten beharren. Der Video-Kinstler und Maler Herbert Wentscher bewegt sich
mit traumwandlerischer Sicherheit seit mehr als finfzig Jahren in diesem Raum, in dem die Gewissheiten
verschwimmen, das Sichtbare auf etwas Unsichtbares verweist und die gesamte Bildwelt von einer
strukturellen Ambivalenz zwischen dem Banalen und dem Bedeutenden erfillt ist.” (Stephan Berg)

Francisco de Zurbaran malte mehrere Versionen des SchweilRtuchs der Veronika, des Vera Ikon, des wahren
Abbilds des Antlitzes Christi. Herbert Wentscher Gbernahm die Abbildung des Schweituchs aus Zurbarans
Darstellung von 1635, das im Nationalmuseum Stockholm hangt. Auf Zurbarans Gemalde ist das Antlitz Christi
wie ein Portrat im Halbprofil wiedergegeben, also so, wie es nie als Abdruck auf einem Tuch erscheinen
konnte. Herbert Wentscher verzichtet vollig auf das Antlitz Christi und stellt somit auf humorvolle Weise die
Frage nach dem ,wahren Abbild“ aufs Neue.

Sandra Eades,
Mai 2026



Reinhard Klessinger, dem Vorbild entriickt, 2012, Abb. links: vordere Bildebene Spiegel (teilweise entfernt),
hintere Bildebene Blattgold auf Glas; Abb. rechts: vordere Bildebene Blattgold auf Glas, hintere Bildebene Glas

Als Jesu von Nazareth sein Kreuz nach Golgata trug, reichte Veronika ihm ein Tuch, damit er sein Gesicht von
Schweil und Blut reinige. GemaR der Uberlieferung soll sich dabei das Antlitz Jesu auf wunderbare Weise
auf das Schweilltuch abgedrickt haben. Es mag Uberraschen, doch die Beschéaftigung mit dem sakralen
,Veronikabild” wirft Fragen auf, die durchaus Relevanz fir die weltliche, zeitgendssische Kunst haben. Klessinger
beschaftigt sich seit vielen Jahren mit wahrnehmungstheoretischen Fragen wie der Darstellung eines Bildes
selbst, dem Wesen von Bild und Abbild und der Grenzlinie zwischen dem Sichtbaren und Unsichtbaren. Mit
seiner Arbeit auf mehreren Bildebenen erprobt er die Mdoglichkeiten von Glasscheiben und Spiegeln. Er
setzt die Technik von Hinterglasmalerei ein, um die Tranzparenz seiner gldasernen Bildtrager zu zerstoren,
und er verwendet — partiell — Abbeize und Salzsdure zur Entfernung der reflektierenden Silberbeschichtung.
Dennoch sieht man sich in seinen Ausstellungen unzahlige Male mit dem eigenen Spiegelbild konfrontiert.
Will man dies unterbinden, so muss man den Standort wechseln — was wiederum den Faktor ,Zeit” ins Bild
holt. Blickt man nun von der Seite auf die spiegelnden Oberflachen seiner Wandobjekte, so kann man sich
ganz und gar in das Objekt hinein vertiefen. Steht man hingegen frontal davor, wird der Betrachter zum
Subjekt der eigenen Betrachtung. Die dabei verbildlichte Doppeldeutigkeit ist interessanterweise bereits im
Wort ,Reflexion” angelegt. Unter ,Reflexion” versteht man schlieRlich nicht nur das Zurlickwerfen von Licht
und Schall, sondern auch Uberlegung, Betrachtung und vergleichendes Denken. So erleben wir hautnah die
Unterschiede zwischen der Hulle und der Wirklichkeit, dem Abbild und dem wahren Bild.

Antje Lechleiter,
April 2012



Sandra Eades, Vanitas Nr. 21, 2002, Foto und Linolschnitt auf Papier, 27,5 x 39,5 cm

Auf diesem Bild findet man einige traditionelle Vanitas-Symbole: den Spiegel, eine ausgeschaltete Lampe
(anstelle einer verloschenen Kerze), eine Kopfform (anstelle eines Totenschadels). Nur die Form des
ehemaligen Kopfes ist Gbrig, das Gesicht wurde zerstort, abgeschlagen. Die verbliebene Form provoziert ein
Nachdenken darlber, wie wohl der ganze Kopf einmal ausgesehen haben konnte. Nicht nur ein Antlitz tritt
uns vor Augen. Eine ganze Epoche stellt sich ein: Wann und wo geschah es? Und wieviel hat das, was damals
geschah, mit dem zu tun, was einem beim Betrachten des Bildes in den Sinn kommt?

Urspriinglich war der Fries mit dem Kopf eines Konigs an der gotischen Kathedrale von St. Denis angebracht.
Heute befindet er sich im Musée Cluny in Paris. Der Kopf wurde wahrend der Sékularisation zur Zeit der
Franzdsischen Revolution zerstort. Trotz des Bildtitels ,Vanitas”, einem Hinweis auf die Verganglichkeit allen
irdischen Lebens, lebt in diesem Bild Vergangenheit auf und tritt in einen Dialog mit Gegenwartigem.

Reinhard Klessinger,
Mai 2026
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