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Claus-Martin Eichhorn
? Ja/Nein Nr. 3, 2014, C-Print auf Aluminium montiert, 243,6 × 172,4 cm
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Möglichkeit und Notwendigkeit

Zu den Programmen der 
Videokunst nach 2035 – 
oder: One Minute to End

Zu den Programmen der 
Videokunst nach 2035 – 
oder: One Minute to End

Der Katalog erscheint anlässlich der Ausstellung 
„Malerei, Geschichte, Diskurs – Moderne und Verwertung” 
vom 09. April bis 27. Juni 2015. 



4

Vorwort

  Die Vorbereitung für diesen Katalog beinhaltet etwa eineinhalb Jahre. Die modernen 
Ausstellungen werden indes durch ganze Ausstellungs- und Kuratorenteams mit der 
Unterstützung von superschnellen Rechnern eingeräumt. Museen haben hier schon nur 
noch geringe Chancen. Die Museen in Deutschland haben hier ganz schlechte Karten. 
Heute installieren sich überall Ausstellungsdome.
  Entscheidend sind allerdings nach wie vor die Neuerungen, die zeitgenössi schen 
Ideenproduktionen, nach denen weltweit der gesamte Künstlerpool der zeitgenössi-
schen Kunst durchfischt wird.
  Das Superthema „White Cube vs. Black Cube″/Möglichkeit und Notwendigkeit könnte 
sich sofort in die vordersten Ränge der Charts einspielen.
  Für uns hier in Würzburg ist entscheidend, ob wir dieses Thema auf unserer Seite – 
wir haben es entwickelt – halten können.
  Zeitgenössische Kunst beinhaltet indes die Sache des Abschreibens. Alle schreiben 
von allen ab. Das gilt dann gerade für die Kunstgeschichte. Wer aber setzt sich unter 
diesen Bedingungen warum wie weshalb wann wo durch? Es hat sich herausgestellt, 
dass die bloße Idee wertlos ist. Mit bloßen Themen hat noch niemand Kunstgeschichte 
geschrieben. Der Werktitel „o.T.″ hat sich für viele Künstler des vergangenen Jahrhun-
derts als verhängnisvoll erwiesen. Keiner kennt sie mehr. Themen interessieren nicht 
wirklich, wenn nicht gleichzeitig eine ganz konkrete „Story″ mitgeliefert wird. Daran 
hat man einfach nicht gedacht. Die Akademien haben es nicht lehren können, weil die 
Professoren diese Problematik gar nicht auf dem Radar hatten, oder man hat diese 
Geheimnisse des Erfolges für sich behalten. Was man allerdings auch schon wieder 
verstehen kann. Welches Wissen ist zusätzlich notwendig? Begabung, ja Genie, Kön-
nen, Wissen reichen schon lange nicht mehr aus. „Das Original bleibt heute in fast allen 
Fällen auf der Strecke.″
  Wer hat die Deutungshoheit? Was kann Status bekommen? Eine entscheidende 
Frage. Interessenverflechtungen und weltweite Seilschaften lenken zusätzlich die Aus-
stellungsthemen in bestimmte Bahnen. Verwandtschaftsverhältnisse nach ganz alten 
Mustern werden wieder in die vordersten Ränge gespielt. Was sich von hinten steuern 
lässt, hat größere Chancen als das in den langen Gängen sich totlaufende Original. Die 
Türen bleiben zu. „Blindenstürze″ überall – auf allen Biennalen, Kunstmessen usw. Der 
Marktteilnehmer ist mehr – das Wort Kunst ist eigentlich schon obszön (Jean Baudril-
lard) geworden: wer weiß das schon. Art Entertainment – klingt schon besser. Aber 
damit gehen auch inhaltliche Verschiebungen einher. Das sind nicht nur einfach fol-
genlose Texte, die sich im Augenblick überall installieren. Der Künstler heißt ab jetzt: 
„Gute/r Mann/Frau″!
  Wer kann, wenn man dies also alles beachtet hat – dies muss die erste Überlegung 
sein –, unter dieser Bedingung eine originelle Handschrift entwickeln? Was heißt das? 
Woran entwickeln sich die Denkgleitschienen entlang? Kategorienprobleme (Steven 
van Heeck, Matthias Flury) scheinen immer wichtiger zu werden. Politik und Kunst, 



5

Dokumentation und Malerei (Joe Gudole, Claus-Martin Eichhorn) scheinen aber im 
Augenblick das meiste Interesse auf sich zu vereinen. Nicht zu unterschätzen ist das 
Thema Cross-Over (Hans-Peter Porzner). Ebenso die Sprache von radikalen Verein-
zelungen und Basalimpulsen (Joe Gudole, Matthias Flury, Jürgen Vogl, Claus-Martin 
Eichhorn). Wie vermischen sich diese Themen wie Reenactment, Landnahme oder 
Aneignung („to take a landscape from″), White Cube, Black Cube, Grey Cube, The 
Houses of Colours, Körper, Transmedium (der Terror der Einzelheit, Matthias Flury), 
„Professioneller Dilettantismus″, „Kampf gegen Malerei und Kunst als Kunst″ usw.? 
Immunisierungsstrategien vor unangemessenen oder einseitigen Darstellungen 
(Steven van Heeck, Matthias Flury, Jürgen Vogl, Joe Gudole) ist ein weiteres Thema. 
Fluchtperspektiven der zeitgenössischen Kunst vor un angemessenen Aneignungen 
durch die Kunstgeschichte sind überhaupt zur Zeit sehr beliebt. Das Thema liegt im 
Augenblick genau im Trend. 
  Diese Themen werden von allen Kunstzeitschriften heute geradezu notorisch breit 
bear beitet. Man muss insofern von Ausstellungen für die Zeitschriften sprechen: das 
Dokumentationsfoto wird wichtiger als das Kunstwerk selbst, aber dieser These wider-
spricht schon jeder Sammler. Das ändert indes nichts daran, dass die Kunstzeitschriften 
heute bereits die Rolle der eigentlichen Bewahrer von Kunst scheinbar abgelöst ha-
ben. Die Kunstzeitschrift als Vollender der künstlerischen Impulse ist nicht umsonst in 
allen Hirnen der Kunstjournalisten. Ansonsten gilt: „Sorry, kein Interesse an Kunst!″ 
Insofern haben sich natürlich Künstler in die Chefetagen der Redaktionen auch als 
Trojaner eingeschlichen. Wissenschaft und Kunst (Hans-Peter Porzner) scheinen 
indes bezogen auf diese galoppierenden Themen ein auslaufendes Ausstellungsmodell 
zu sein. Es sind alles nur kunst-artige Ausreden, die an der Sache der Kunst vorbei-
manövrieren (Steven van Heeck). Burkart Benkerts umfangreiches fotografisches 
Werk kreist um die Frage, welche romantischen Stereotypen die zeitgenössische Kunst 
latent bestimmen. Dies betrifft nicht nur die Kunst, sondern auch die textlichen Publi-
kationen zu ihr. Auch diese Kunstrichtung könnte sich ganz nach vorne katapultieren. 
Was ist mehr als nur kunst-artig? 
  Wir sind gespannt, wie es mit unseren Künstlern weitergeht.

Claus-Martin Eichhorn     Martina Fischer-Dörre

Würzburg       Basel
Inhaber        Art Director
Galerie Komma und Paul     Galerie Komma und Paul
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Burkart Benkert
1953 geboren in Würzburg, lebt und arbeitet in Würzburg 

Tag ... Nacht ... Mond ... Himmel ... Blitz ... Pflanzen ... Blumen ... Vögel ... 
Schleimpilze ... Amöben ...

„Zwei Dinge erfüllen das Gemüt mit immer neuer Bewunderung: der bestirnte Himmel 
über mir und das moralische Gesetz in mir.‟ Aber wie passt die vielzitierte Sentenz des 
Philosophen Immanuel Kant zu einem Fotokünstler der Gegenwart?

Eva Schmidt, Von Mäusen und Menschen: Wolfgang Tillmans fotografisches Werk im 
Düsseldorfer K 21, 10. März 2013. 

http://www.revierpassagen.de/16323/von-mausen-und-menschen-wolfgang- 
tillmans-werk-im-dusseldorfer-k-21/20130310_2216

„Zwei Dinge erfüllen das Gemüt mit immer neuer Bewunderung: der bestirnte Himmel 
über mir und das moralische Gesetz in mir.‟  Aber wie passt die vielzitierte Sentenz des 
Philosophen Immanuel Kant zu einem Fotokünstler der Gegenwart?

Burkart Benkerts fotografisches Werk. 

Fotoleiste, 2008, C-Print auf Aluminium montiert, 31 × 197 cm

  Burkart Benkerts Fotos unterscheiden ebenso zwischen „hausgemachten‟ und 
„natür lichen‟ Phänomenen (vgl. hierzu: Timotheus Vermeulen, Katie Holten. Van Horn, 
Düsseldorf, in: FRIEZE d/e, NO. 13, März – April 2014, S. 125 f. „ … Für Crack in the 
Real untersucht Holten in Zeichnungen die überraschenden Ähnlichkeiten zwischen 
dem Menschengemachten und natürlichen Phänomenen. Am Eingang der Galerie hat 
man angesichts von Constellation (Earth at Night: The Midwest), 2013, und Constella-
tion (Earth at Night: Germany), 2013 – zwei große Kreide- und Acryl-Zeichnungen 
auf schwarzer Leinwand – den Eindruck, ein Planetarium zu betreten. Ansichten des 
Sternenhimmels scheinen die Leinwände zu überziehen, in seltsamen Konstellationen 
zusammmengezogene Haufen, die den Raum um sich herum hell beleuchten. … ‟) Die 
genaue Analyse lässt aber erkennen, dass diese Kategorien nicht wirklich greifen. Auch 
der Referenzrahmen Romantik, Natur usw. verfehlt die Modernität, die zwischen Kunst- 
und Alltagsfoto genau zu unterscheiden weiß. Zielsicher ist angegeben, warum wir es 
hier mit Kunst zu tun haben, was Kunst bei der heutigen Fülle von kunstähnlichen 
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Produktionen zur Kunst machen muss. Die Präsentation von heutiger Nicht-Kunst in 
Museen und Galerien würde durch ein einziges Foto Benkerts als solche sichtbar wer-
den. Moderne Kunst kann offensichtlich heute nur noch im Spannungsbogen zwischen 
systematisch vorgetragener Nicht-Kunst oder Noch-nicht-Kunst und beispielsweise 
Benkerts Überlegungen stattfinden. (Vgl. hierzu Olaf Neumann, ebenso Galerie Kom-
ma und Paul, hierzu die Ausstellung: „Olaf Neumann, Schwarmkunst. Menschen + 
Natur‟, Kunstmuseum Mülheim an der Ruhr, 25. Januar bis 22. Februar 2015; vgl. 
hierzu auch die Position von Christian Falsnaes, weiterhin die spektakuläre Ausstel-
lung: „SCHACH!! Ausstellung mit Bundesliga-Wettkämpfen‟, 18. März bis 1. Mai 2011, 
Schirmherrin Ministerpräsidentin Hannelore Kraft, ebenso Kunstmuseum Mülheim an 
der Ruhr. Die vielen Nachahmer, die diese Ausstellung weltweit gefunden hat, bestä-
tigen umgekehrt, dass eine bloße Appellsprache nicht ausreicht, um die gesuchten 
Sachverhalte, die Kunst als solche ausweist, zu ermitteln. Die Ausnahmefigur Marcel 
Duchamp, der sich bekanntlich mit Schach künstlerisch beschäftigt hat – auch dieser 
Sachverhalt ist keineswegs genügend erforscht –, reicht nicht aus, um solche Veran-
staltungen, wie es sich zeigte, von selbst als Kunst zu bestätigen. Daran ändert auch 
nicht der nicht unambitionierte Umstand, dass man in der Konsequenz dieser Ausstel-
lung beispielsweise die Schachweltmeisterschaft in einem weltbekannten Museum hat 
stattfinden lassen oder Schach in einem künstlerisch/kunstgeschichtlichen Rahmen 
bespricht. Man hat nun zumindest ein gewisses empirisches Beweismaterial in der 
Hand.) Das umfangreiche Zeitschriften- und Textmaterial zur zeitgenössischen Kunst, 
das monatlich produziert wird, kann dieses Problem allerdings auch nicht wirklich klä-
ren. Die Fakten sind zunehmend andere und ihre Sprache ist eindeutig. Es sind diese 
Experimente, zu denen sich Museen sehr viel stärker entschließen müssen. Benkerts 
Kunst ist diesbzgl. ein Gradmesser; sie ereignet sich auch außerhalb der nicht nur pro-
duktiven Diskussion, ob Malerei nun in einem überholten Sinne politisch ist oder nicht. 
Auch solche Ausstellungen, die das Spannungsfeld zwischen „Wissenschaft und Kunst‟ 
herbeizitieren, leisten bisher nichts wirklich Ausreichendes. (Vgl. hierzu beispielsweise: 
Rainer Bessling, „Say it isn't so‟, Weserburg Museum für Moderne Kunst, Bremen, 
12. Mai – 16. September 2007, in: artist, kunstmagazin, Nr. 72, 2. 2007, S. 34 – 38. 
„Als Werbefigur haben die Ausstellungsmacher einen skurrilen Vertreter der forschen-
den Zunft gewählt. In der rechten Hand hält er selbst- und erfolgsbewusst ein Reagenz-
glas, die linke hebt er mit gestrecktem Mittelfinger zum unflätigen Gruß in die Höhe. 
Anstelle des Kopfes ragt aus dem Hemdkragen unter Anzug und weißem Labor kittel 
ein Huhn. Auf Plakaten und am exponierten Museumsplatz pöbelt der ,Mad Scien tist‛ 
Passanten und Publikum an. Auch den Ausstellungstitel hat die Weserburg in Bremen 
von John Isaacs' skulpturaler Karikatur entlehnt: ,Say it isn't so‛.‟ Wir wissen indes, 
dass die Veranstalter die Sache selten anders meinen, bewegen sie sich doch in nicht 
weniger häufigen Fällen unmittelbar und kenntnisreich im Kielwasser kongressartig 
vorgetragener Ausstellungsthemen, um hier den jüngsten Beitrag Raimar Stanges – 
auch in dieser Zeitschrift – zu zitieren.) Benkert geht die Sache indes ganz anders an, 
macht er sich doch nachts auf den Weg, um bestimmte Morgenstimmungen einzufan-
gen. Das Ganze erinnert irgendwie an William Turner.  n
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Sommertag, 2008, C-Print auf Aluminium montiert, 104 × 146 cm
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Licht, 2008, C-Print auf Aluminium montiert, 104 × 146 cm
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Abenddämmerung, 2008, C-Print auf Aluminium montiert, 109 × 154 cm
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Gesicht des Mondes, 2012, C-Print auf Aluminium montiert, 113 × 146 cm
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eating a hamburger, 2008, C-Print auf Aluminium montiert, 114 × 146 cm
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Pilze?, 2010, C-Print auf Aluminium montiert, 181 × 106 cm
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Gewitter 1 und 2, 2007, C-Print auf Aluminium montiert, jeweils 120 × 171 cm
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Gewitter 3 und 4, 2007, C-Print auf Aluminium montiert, jeweils 120 × 171 cm
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Model, 2012, C-Print auf Aluminium montiert, 109 × 154 cm



17

Durchblick, 2013, C-Print auf Aluminium montiert, 146 × 104 cm
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Dämmerung 1, 2011, C-Print auf Aluminium montiert, 114 × 146 cm
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Restlicht, 2010, C-Print auf Aluminium montiert, 200 × 106 cm
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Reifmantel 1 und 2, 2011, C-Print auf Aluminium montiert, jeweils 119 × 171 cm
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Mond im Baum, 2012, C-Print auf Aluminium montiert, 134 × 96 cm
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Claus-Martin Eichhorn
1968 geboren in Barcelona, lebt und arbeitet in Würzburg und Barcelona

Claus-Martin Eichhorn: „Wie kommt man einer Wirklichkeit bei?″ 
Fragmente zum Thema „Herausgebrochene Asphaltsteine″

Das Warten als Ausdruck der Reife.

Was ist eine Wirklichkeit? Weshalb glaubt man, dass diese Unternehmung – da in der 
Wirtschaft, eine Wirklichkeit darstellt? Und was ist heutzutage Romantik?

Wie kann ein künstlerisches Unternehmen zu einem wirtschaftlichen Unternehmen 
werden? Antwort: indem der Unternehmer selber zum Künstler mutiert. Quer einsteiger 
also. Quereinsteiger sind auch die besten Galeristen.

Und dann kann sich auch die eigentliche Kreativität hervorkehren. Wie kann sie wachsen? 

Die Zwiesprache mit sich selbst.

Die Asphalthölle. Entpuppungen der Natur.

Der einzelne Stein.

Wolkenbilder. Aber wer sieht sie zuerst?

Und noch ein Bett.

Wie laufen die Verhältnisse genau? Kann man überhaupt auf Verhältnisse warten?

Es gibt Kulturpolitiker, die nur glauben, dass sie Kulturpolitik betreiben. Joe Gudole 
weiß es besser – er malt Bilder.

Wir haben gute Karten.  n                                                                                                               
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Straßenbahnhaltestelle (um 1962)
2015, C-Print auf Aluminium montiert, 159,4 × 115 cm



24

? Ja/Nein Nr. 1, 2014, C-Print auf Aluminium montiert, 263,6 × 192,4 cm
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? Ja/Nein Nr. 2, 2014, C-Print auf Aluminium montiert, 263,6 × 192,4 cm
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? Ja/Nein Nr. 5, 2014, C-Print auf Aluminium montiert, 243,6 × 172,4 cm
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? Ja/Nein Nr. 6, 2014, C-Print auf Aluminium montiert, 243,6 × 172,4 cm
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? Ja/Nein Nr. 7, 2014, C-Print auf Aluminium montiert, 243,6 × 172,4 cm
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? Ja/Nein Nr. 8, 2014, C-Print auf Aluminium montiert, 243,6 × 172,4 cm
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? Ja/Nein Nr. 9, 2014, C-Print auf Aluminium montiert, 243,6 × 172,4 cm
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? Ja/Nein Nr. 10, 2014, C-Print auf Aluminium montiert, 243,6 × 172,4 cm



32

Asphaltstein Nr. 1
2014, Installationsfoto, C-Print auf Aluminium montiert, 109,6 × 154,4 cm
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Asphaltstein Nr. 2
2014, Installationsfoto, C-Print auf Aluminium montiert, 109,6 × 154,4 cm
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Vom Tier- zum Computer/Mensch.
Malerei als diskursive Antwort auf den Tod der Malerei 2015.

Merkwürdig ist, dass der Computer folgende Bilder als Tagestrend dem Maler 
empfiehlt . . .

34
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Asphaltsteine Nr. 1
2014, Installationsfoto, C-Print auf Aluminium montiert, 156,8 × 123,2 cm
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Asphaltsteine Nr. 2
2014, Installationsfoto, C-Print auf Aluminium montiert, 154,4 × 154,4 cm
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Landscape
2014, C-Print auf Aluminium montiert, 75,3 × 104 cm
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Matthias Flury
1969 geboren in Würzburg, lebt und arbeitet in Würzburg

Das Ein und Andere zu Matthias Flury
Oder: Von wegen Leinwandattacken

  Wenn man sich den Zeichnungen Matthias Flurys länger widmet, hat man drei Mög-
lichkeiten, sich bei ihrer Bewertung und Einschätzung zu entscheiden. Reenactment 
der Kunst K.R.H. Sonderborgs und Wols’ auf der Basis der Hypostasierung der Sache 
der Möglichkeit, Aneignung der medientechnologisch ausgerichteten Kunst heute und 
ihrer Kritik durch eine rückkoppelnde Anbindung an Subjektivität (Joachim Ritter), 
insofern ist Flury wenigstens schon einen Schritt weiter, drittens und damit zusammen-
hängend, Einführung von Entlastungsformationen (Arnold Gehlen) gegenüber einem 
Alltag, der für sich schon nicht mehr zu ertragen ist. All diese Perspektiven treffen für 
diese Kunst zu. Insofern bewegt sie sich zwischen diesen Möglichkeiten, die die 
Kunst des 19. und 20. Jahrhunderts ausgearbeitet hat, um letztendlich eine Dualität 
zwischen einer scharf anziehenden zweiten Moderne im 21. Jahrhundert, die sich die 
Kunst von der Erfindung neuer Technologien und Apparaturen diktieren zu lassen 
bereit ist, ohne sie indes damit abzulehnen, d.h. sie erfährt mittels des Organisa-
tionsbegriffes Möglichkeit eine Integration in die Bahnung eben dieser Entlastungs-
funktionen, und eben solchen Sachverhalten, wie sie Matthias Flury beispielsweise 
formuliert, hochzuziehen. Kunst als Entlastung ermöglicht also auch die Kritik an der 
Technik in einem ganz anderen Sinne. Die Geschwindigkeit, mit der Flury durch den 
Kosmos der Möglichkeiten eilt, ist erstaunlich. Medientechnologisch perfekt umge-
setzte Bilderserien können im Black Cube der Ausstellungshäuser ganze Etagen füllen. 
Der Black Cube ist auch notwendig, um die sich hier anschließenden Zeichnungs-
serien mit Blüten vor dem schnell ausbleichenden Licht zu schützen. Im Winter steht 
Flury allerdings diese Möglichkeit seiner Kunst nicht zur Verfügung. Die Druckerfarbe 
ermöglicht Flury vom Black Cube auf den White Cube umzuschalten. Dieser hier ver-
fasste Text ist diesbzgl. nur eine Möglichkeit, um zur Kunst Flurys vorzudringen. Das 
Denken in Möglichkeiten erzwingt allerdings das Denken in Notwendigkeiten (Anselm 
von Canterbury, Immanuel Kant, Dieter Henrich, Doug Aitken). Die extrem subjektiv 
ausgerichtete Kunst Flurys markiert eine gesellschaftliche Notwendigkeit im Sinne 
einer möglichen Objektivität. Eine Möglichkeit. Können diese Gesellschaft, diese 
Kultur und diese Zivilisation vom White Cube zum Black Cube übergehen und sich 
dabei das Malmaterial von einer Natur und gleichzeitig von einer Hochtechnologie vor-
schreiben lassen? Was ist im Frühling, Sommer, Herbst und Winter möglich? Auch auf 
den Spuren Philipp Otto Runges. Kritik an den Romantizismen, die uns mit ihren Mög-
lichkeiten umspielen und verführen. „Lasst euch nicht verführen!″ (Jean Baudrillard)
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Auszug aus einer Selbstbeschreibung Matthias Flurys

  Möglichkeit und Notwendigkeit einer Präsentation meines Künsterlebens in Form 
eines, nennen wir es: „REGIE-LEBENSBILDER-DREHBUCHES″ und durch das Ablich-
ten und somit Durchblättern desselben vom Anfang meines Künstlertums bis zu des-
sen Gegenwart von vorne nach hinten und von hinten nach vorne, letzteres auch in 
bester Baselitz-Tradition auf den Kopf gestellt, in Verbindung zu einer Verortung in den 
Black Cube & White Cube dargestellt und hiermit sinnlich zu erleben auf den Seiten 
... dieses Kataloges! ...
                                                                                                                MF

  Welche Kunstmetropole allerdings ist früher? New York, Wien, Berlin? Was sind 
Zombieabstraktionen? Und den alten Konflikt zwischen Malerei und Kritik gibt es sehr 
wohl. Deutungshoheiten liegen schon lange nicht mehr in den Händen der Museen 
und Kunsthistoriker allein. Soll man doch die Computer entscheiden lassen. Ein Name 
für einen solchen Computer könnte analog zum Schach „Houdini″ lauten. Oder „For-
ever Now″, um ein Schlagwort des Sci-Fi-Autors William Gibson zu zitieren. So lautet 
auch die Malereiausstellung im New Yorker MoMA. Alles scheint drunter und drüber 
zu gehen, wenn es um die Kategorisierung von Malerei geht. Und permanent wer-
den neue Namen genannt, um dabei dann doch bei dieser „Kunstgeschichte ohne Na-
men″ Alois Riegls anzukommen. Also man ist dann wieder beim Vorgestern. „Call und 
Response″ parallel (Raimund Stecker) in der Galerie Gavin Brown’s Enterprise ebenso 
in New York, allerdings mit einer dreimal so langen Künstlerliste. Oder neue Katego-
rien: Retro(grad), „Immer zu spät oder zu früh″, Smart Brut (Hans-Jürgen Hafner, 
Gunter Reski) usw. Die neue alte Kunstgeschichte. Eben.
  Wir sind also informiert hier in Würzburg und zwar sehr genau. Matthias Flury ist einer, 
der keine Probleme hätte, wenn Computer kaufen würden, Computer seine Ausstel-
lungen besuchen würden, Computer über ihn schreiben würden. Eine Möglichkeit. 
Eben. Und das ganz ohne Zynismus, um auch Karlsruhe nicht zu zitieren.  n
            
 

Steven van Heeck, Ceci n'est pas une . . .
2015, C-Print auf Aluminium montiert, 47,7 × 178 cm
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Tag und Nacht, 28 Blätter, 2014, Blüten auf Papier, jeweils 4,5 × 24 cm
oben: Detail, 2014, Blüten auf Papier, 4,5 × 24 cm
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Blüten Nr. 1 und 2
(16-teilig)
2014
C-Print auf Aluminium montiert
jeweils 139,5 × 64,7 cm
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5 Blätter aus der großen Serie Blüten, 36 Blätter, 2014
Blüten auf Papier, jeweils 32,8 × 22,7 cm
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Sitzende Frau (aus der großen Serie Blüten, 36 Blätter), 2014
Blüten auf Papier, 32,8 × 22,7 cm



46

Hand (aus der großen Serie Blüten, 36 Blätter), 2014
Blüten auf Papier, 32,8 × 22,7 cm
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Kopf 1 (aus der großen Serie Blüten, 36 Blätter), 2014
Blüten auf Papier, 32,8 × 22,7 cm
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Fenster (aus der großen Serie Blüten, 36 Blätter), 2014
Blüten auf Papier, 32,8 × 22,7 cm
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Kopf 2 (aus der großen Serie Blüten, 36 Blätter), 2014
Blüten auf Papier, 32,8 × 22,7 cm
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Kopf, 2014, Buntstifte auf Papier (Serie, 3-teilig), 21 × 18 cm
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2 Postkarten
   № 23 und 28 aus Friedlieb Ferdinand Runge

Der Bildungstrieb der Stoffe 1855
Naturkunden

herausgegeben von Judith Schalansky
jeweils 14,8 × 10,6 cm

Geschenk an die Galerie Komma und Paul 2014
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 Spiegelung/Touchscreen (aus der kleinen Serie)
2014, C-Print auf Aluminium montiert, jeweils 75 × 101 cm
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Fahrräder/Touchscreen (aus der großen Serie)
 2014, C-Print auf Aluminium montiert, jeweils 75 × 101 cm
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Fahrräder/Biene/Touchscreen (aus der mittleren Serie)
2014, C-Print auf Aluminium montiert, jeweils 112 × 166 cm

Bild-Logo Matthias Flury
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Abstraktes Bild, 2015, Offsetdruckfarben auf Leinwand, 35 × 20 cm
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Joe Gudole
1966 geboren in Hannover, lebt und arbeitet in Würzburg

Geschichte, Basalimpuls und die Einzelheit
Der prinzipielle Streit zwischen Joe Gudole und Matthias Flury

  Die kleinste Einzelheit ist nach Matthias Flury für das Verständnis des Ganzen not-
wendig (schon gleich am Anfang eine höchst problematische Formulierung). So wollen 
wir also unseren Beitrag zu Joe Gudole beginnen.
  Flury ist ein Schnellmaler und ein Schnellzeichner. Er verschafft sich damit, über die 
Geschwindigkeit gleichsam einen Zugang zur verlorenen Geschichte. „Markierungs-
spuren gegangener Wege″ heißt eine Serie aus zwölf Blättern. Überall expressionis-
tische Bildtitel. Dies nicht von Anfang an. Die Geschichte hastet irgendwie hinter sich 
her, und während sie sich einzuholen erhofft, ist die Einzelheit schon wieder weiter. 
„Ich bin schon da″, sagt der Igel zum Hasen. Was heißt Einzelheit?
  Das alles ist allerdings von der Auffassung getragen, dass diese Geschichte ein 
in sich zusammenhängendes Etwas darstellt, dass es keine Brücken gibt, keine weit 
auseinanderliegenden Sachverhalte: Sachverhalte, die gar nichts miteinander zu tun 
haben, kann es gar nicht geben: alles ist ein Problem der Einzelheit. Was berechtigt 
uns zu dieser Deutung?
  Und trotzdem: wer die kleinste Kleinigkeit versäumt hat, hat auch schon den 
Zugang zum Ganzen verpasst, ist die Bahnung zu einem prinzipiellen Missverständ-
nis geschaffen oder eröffnet. Wer den Tagesjournalismus seines Werkes nicht mit-
bekommt, läuft Gefahr, den Anschluss zu verpassen. Die pünktliche Dokumentation 
seiner selbst ist wie ein Seismograph für die Sache der Kunst und ihr Garant. Es gibt 
hier gleichsam kein Warten (Hans Jantzen, Édouard Manet, Claus-Martin Eichhorn). 
Die Einzelheit erzwingt die nächste Einzelheit erzwingt die nächste Einzelheit. So 
der Begründungszusammenhang. Es gibt kein Warten, keine Gelassenheit im Sinne 
Friedrich Hölderlins. Alles entwickelt sich notwendig aus sich selbst heraus: also eher 
G. W. F. Hegel! Um es modern zu formulieren: die permanente Alarmbereitschaft. Im 
Punkt. Insofern stellt Matthias Flury auch eine perfekte Übersetzung des Marionetten-
theaters Heinrich von Kleists dar.
  Einen solchen Vorposten für die eigene Geschichte stellt auch die Kunst Joe Gudoles 
dar. Ein Abfragen, ein Abhorchen der Zeit, ein Lauern gleichsam auch hier. Ein neuer 
Basalimpuls kann die bisherige Werkentfaltung bis auf die Fundamente erschüttern – 
völlig neue Kunsträume schaffen. Scheinbar. Diese Gefahr droht Flury durch sein 
Denken und Sehen in diesen atomaren Einzelheiten nicht. Indes Neuanfänge: 
Abriebe (Jürgen Vogl). Das künstlerische Potenzial ist wie bei Flury derart breit an-
gelegt, dass die Schale auch hier bis zum Rand voll ist. Und sie kann jeden Augen-
blick überlaufen. Was passiert dann? Die Flucht in die Andeutung – Romantizismen 
des Denkens, Sehens und Handelns werden durch Notationen erreicht, Kürzel des 
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Unterlaufens komplex ausgearbeitet. Die Zeichnung und die Malerei in Hochspannung. 
Kürzel und Lasurmalerei. Expressionistische Durcharbeitung. Auch hier wie bei Flury 
der langsame Trocknungsprozess der Ölfarbe bzw. der Druckerfarbe: das Malmaterial 
als Bremse. Die Natur als Hindernis. Die überaus originellen Bildtitel bei Gudole und 
Flury in gleicher Weise auffallend (Blue Print Vol. 2 wird diese Sachverhalte bei Flury 
genauer beleuchten). Der Bildtitel als sprachliche Klammer – eine Orientierungsstütze 
und eine Entlastung gleichzeitig. Parallel, gleichzeitig, simultan. Notwendigkeit, Mög-
lichkeit, Beliebigkeit: Räume von Räumen tun sich auf. Die Zeichnung geht in diese 
Richtung, späht dorthin, die Malerei dagegen – Lasurmalerei: sie will wirklich Malerei 
sein, nicht nur ein Dokument ihrer Vergangenheit. Völlig unterschiedliche Geschwin-
digkeiten prallen aufeinander. Schnell hier – langsam dort. Kontext Halbwertszeit als 
Kunst. 
  Die hochgefeierte industrielle Kreativität ist heute mit Preisen dotiert, d.h. durch 
den wirtschaftlichen Erfolg bestätigt: und diese kann morgen schon wieder durch 
einen anderen kreativen Basalimpuls auf der Entlassungsliste stehen. Gudole stellt 
gleichsam die Ikonografie unserer Epoche dar. Die kunstgeschichtlichen Forschungs-
ergebnisse überholen sich gleichsam in dem Augenblick, wo sie gemacht werden. 
Kategorien zu ihrer Erfassung werden heute auf Buchpräsentationen vorgestellt und 
landen im gleichen Augenblick auf irgendwelchen Bücherbergen: widerlegt, ungül-
tig, vergessen. That ś the way, how things go on. Was kann Bedeutung haben? Gibt 
es eine Notwendigkeit für die Sache der Kunst, für die Einzelheiten hier und jetzt? 
Datenströme, Gehirnströme. Pseudo-expressionistische Zuordnungen und Erwartun-
gen, Projektionen und Täuschungen stehen auf der Tagesordnung, auf der Stunden-, 
Minuten- und Sekundenliste. Ströme der Erwartung pulsieren wie in Stoßzeiten. Und 
das unerträgliche Aufstauen von Künstlerlisten und Marktteilnehmern, die täglich neu 
produziert werden. Soll man wie Doug Aitken aus der Not eine Tugend machen? Ja-
wohl. Also gestatten wir einmal diesen Basalimpulsen den Zugang zur eigenen Er-
lebniswelt. Öffnen wir die Schleusen. Kunstüberflutungen. Eine Kunstmesse jagt die 
andere, völlig unbekannte Kuratorenteams lösen sich ab, Marktteilnehmer (Achtung 
Binsenweisheit!) produzieren Irritationen des Wissens am laufenden Band. 
  Der Wissenskultur fehlt das Wissen über sich selbst, d.h. es kann gar kein Wis-
sen an dieser Stelle über die eigene Verfassung geben. Dazu müsste man anhal-
ten – und dann wäre man schon wieder überholt. Unerwünscht, abgedrängt. Die 
endlos-unendliche Potenzierung der maximal/minimalen Verwirrung. Und an dieser 
Stelle hebt Gudoles Kunst an. Sie muss geradezu politisch werden: eine Auseinander-
setzung über die Konfrontation zwischen White Cube und Black Cube. Die Kunst hier – 
Sonnenlicht – Medientechnologie – Videobeamer dort oder umgekehrt. Joe Gudole 
eröffnet die politische Diskussion. Eine Analyse der gegenwärtigen Sprache unserer 
Kunst. Diese Zweiergruppe ist kaum zu übertreffen. Eine Zweiergruppe im Sinne 
Raffaels. 
  Man hat mich gefragt, warum Joe Gudole gegenüber Matthias Flury unproportio-
nal besprochen wird. Ein Bildtitel Gudoles lautet „Hmmm...″: ... hm ...! (siehe Abb. 
Seite 64). Wie kommt Gudole auf seine Bildtitel? Hier der Versuch einer indirekten 
Erklärung!
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  Wir haben uns mit unserer Videokamera auf einem Hochsitz hinter Zweigen und 
Tarnnetzen versteckt und warten jetzt auf die Kapitalisierung. Die weitere kunstge-
schichtliche Entwicklung in der zeitgenössischen Kunst wird wohl so verlaufen, dass 
große Rechenzentren die Künstler prognostisch beraten, d.h. diese werden wohl 
früher oder später ihre Werke von Computern berechnen und von malenden Com-
putern ausführen lassen. Skulpturen werden diesbzgl. von 3D-Druckern produziert. 
Milliar den von Daten und Informatio nen werden das einzelne Kunstwerk auf den 
Markt bringen und taxieren, kalkulieren. Wenn das „Onkel Justav″ schon alles gewusst 
hätte. Und Jean Fautrier hätte auch seine Freude gehabt, seine Raumphantasien 
informell neu-artig umgesetzt zu sehen. „Das muss ich jetzt aber nicht erklären!″ Mir 
ist am Sonntag, den 22. Februar 2015 um 11.00 am Würzburger Bahnhof (Christian 
Swirczek, „Der geniale Komponist, war dabei″) ein seit wenigstens vierzig Jahren mit 
mir befreundeter Kunsthistoriker mit seinem Sohn begegnet. Der Vater lästerte über 
Rodin und rennt, wie er mir berichtete, seit Jahren hinter ganz erstaunlichen Ent-
deckungen zur französischen Skulptur im 19. Jahrhundert auf irgendwelchen franzö-
sischen Friedhöfen herum, der Sohn lernt Steinbildhauer. „Auweia!″ Der größte Feind 
des überaus seltenen Steinkauzes ist nicht der mittelalterliche Mensch, der ihn immer 
noch an irgend welche Holztüren nageln könnte, wie zuerst Vogelschützer glaubten, 
was man kürzlich auf irgendeinem Sender im Fernsehen hören konnte, sondern der 
Bussard, der sich über dessen Nachwuchs im Nest „ ... hermachte″. Vier Stunden 
später besuchte ich ein Fernsehteam, das sich in einem Kiosk „mit allem drum und 
dran″ aufgebaut hatte. Einen Tag später telefonierte ich mit dem Geschäftsführer 
erst auf Festnetz „ ... diese Telefonnummer ist uns nicht bekannt, bitte wählen Sie 
die Auskunft!″, dann auf Handy: auf der Visitenkarte hatte sich ein „Zahlendreher″ 
eingeschlichen. „Die Steinzeit ist nicht am Mangel an Steinen zu Ende gegangen.″  n                                                                           
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The dame
(nach P. P. Rubens, Hofdame der Infantin Isabella), 2012, Graphit auf Papier, 29,7 × 21 cm
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Purple Triangle
2014, Tusche und Buntstifte auf Papier, 20,4 × 14,5 cm
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Der Narr
2015, Tusche auf Papier 20,4 × 14,5 cm
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Monsieur Lafitte, 2014, Öl auf Leinwand, 86,1 × 48,5 cm 
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Die 1977 im New Yorker Artists Space realisierte Ausstellung „Pictures‟ 
setzte den vorerst letzten umfassend geführten und international anschluss-
fähigen Diskurs über die Themen Bild, Medialität, Repräsentation und Zirku-

lation in Gang. Insofern übertreibt der Pressetext zu „Pictures, Before and 
After‟ anlässlich des 70. Geburtstags ihres Kurators, dem US-amerikanischen 

Kunstkritiker, Queer-Theoretiker und Aktivisten Douglas Crimp in der
Berliner Niederlassung der Galerie Buchholz keineswegs, wenn er von der 

Schau als Beginn eines Paradigmenwechsels spricht. ... In Nachfolge der Aus-
stellung grundlegend überarbeitet betrifft er die aktuelle künstlerische Praxis 

– schließlich scheint seitdem ohne Aneignung, Referenzialismus
und Kontext-Awareness nichts mehr zu gehen.

In: Hans-Jürgen Hafner, It's a Great Day for America (The Cockettes),
„Pictures, Before and After – An Exhibition for Douglas Crimp‟ 

Galerie Buchholz, Berlin, 28.08. – 31.10.2014,
Reviews, SPIKE, THE ANNIVERSARY ISSUE, Nr. 41, Herbst 2014, S. 193.
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Hmmm...
2014, Eitempera und Öl auf Aquarellkarton, 32 × 23,9 cm
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Edvard pinkelt schon wieder im Stehen!
2014, Eitempera und Öl auf Aquarellkarton, 32 × 23,9 cm
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Der Begleittext zur Gruppenausstellung „nature after nature‟ im Kasseler 
Fridericianum ist wie ein Manifest verfasst: „Unterscheidungen zwischen 

synthetisch und organisch, mensch- und naturgemacht werden nicht hinge-
nommen.‟ Natur müsse „von einem idealisierten und ideologisierten Begriff‟ 

abgegrenzt und „neu gedacht werden‟. Die apodiktische Programmatik klingt 
ein wenig, als sei der Geist von documenta-Leiter Werner Haftmann aus 

dem Keller gestiegen, der hier 1959 die „Weltsprache Abstraktion‟ ausrief. 
Ein Epochenwandel pro Ausstellung sollte es schon sein. ... In ihrer ersten 

Ausstellung als Direktorin des Fridericianums, „Speculations on Anonymous 
Materials‟ (2013), ging Susanne Pfeffer Auswirkungen digitaler Reproduktion 

auf Verhältnisse von Bild und Raum, von Subjekt und Objekt nach. „nature 
after nature‟ wollte nun das idealistische westliche Konzept von Natur als 

nicht vom Menschen Gestaltetes überwinden.  

In: Kolja Reichert, Tochter der Zeit, „nature after nature‟, 
Fridericianum, Kassel, 11.5. – 17.8.2014,

Reviews, SPIKE, THE ANNIVERSARY ISSUE, Nr. 41, Herbst 2014, S. 196.
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George
2014, Öl und Dollarnote auf Leinwand, 29,5 × 59,9 cm
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Mme. H., 2015, Eitempera und Öl auf Aquarellkarton, 32 × 23,9 cm
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Tante Agathe, 2015, Öl auf HDF, 70 × 50 cm
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Postkarte von Joe Gudole 
an die Galerie Komma und Paul 

vom 22.07.2014
Johann Heinrich Wilhelm Tischbein

Goethe (?) an einem Tisch sitzend, 1786/87
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Is U me mum?, 2015, Eitempera und Öl auf Leinwand, 70 × 50  cm
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le chandail
2014, Acryl, Eitempera und Öl auf bedruckter Leinwand, 59,9 × 45,5 cm
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le chapeau
2014, Acryl, Eitempera und Öl auf bedruckter Leinwand, 59,9 × 45,5 cm
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Die drei Weisen aus dem Morgenlande durch ein Schlüsselloch betrachtet
2014, Öl auf HDF, 45,8 × 54,1 cm
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Hurt
2014, Öl auf Leinwand, 29,5 × 59,9 cm

Steven van Heeck, Erster Luftpostbrief an Joe Gudole aus Los Angeles
2015, C-Print auf Aluminium montiert, 57,6 × 158 cm
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Liberty
2012, Öl auf Leinwand, 40,1 × 29,5 cm

Steven van Heeck, Zweiter Luftpostbrief an Joe Gudole aus Los Angeles
2015, C-Print auf Aluminium montiert, 57,6 × 158 cm

V  
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Maman? Maman? (Le Monsieur ne parle pas français!), 2012, Öl auf Leinwand, 40,1 × 29,5 cm
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Onkel Justav
2014, Eitempera und Öl auf HDF, 50 × 39,9 cm
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Blue, 2014, Öl auf HDF, 69,9 × 49,7 cm
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Steven van Heeck
1990 geboren in Perm, lebt und arbeitet in Würzburg

Notations-artige Bemerkungen zum Organisationsbegriff 
„manga-artig″ bei Steven van Heeck

  Was macht eigentlich Steven van Heeck, wenn er „manga-artige″ Bilder und Zeich-
nungen macht? 
  Van Heeck ist vierundzwanzig Jahre alt – sein Werdegang ist erstaunlich. Woher 
diese Fähigkeit, diese Bilder gleichsam aus dem Nichts herunterzubrechen? Dies der 
erste Eindruck. Dann aber bemerkt man, dass er sich schon seit vielen Jahren intensiv 
mit dem Thema Manga beschäftigt hat. Er kennt sich in der Tradition der japanischen 
Manga-Kunst sehr gut aus. Dieser Terminus „manga-artig″ ist ein zentraler Begriff bei 
van Heeck? Warum?
  Van Heeck kennt sich indes auch sehr gut bei der klassischen Moderne aus. Matisse, 
Magritte sind für ihn wichtig. Um es kurz zu fassen: das europäische Tafelbild mit 
all seinen weiten Problemfeldern bis zum Titelproblem bei Magritte unterwandern bei 
van Heeck diese japanische Tradition. Das spürt man bei jedem Bild. Wie er das im 
Detail macht, muss man allerdings eigens erforschen. Es geht niemals einfach um das 
Malen in dieser Tradition. Er baut sie um, um dann mittels des Notwendigkeitsbegriffs, 
die Sache der zeitgenössischen Kunst aus dieser Beliebigkeit harausziehen zu können, 
in die sie offensichtlich hineingeschlittert ist. Und hier wird man auf ihn aufmerksam. 
Was macht van Heeck zusätzlich? Seine Methode hat einen zusätzlichen Zielpunkt. Van 
Heeck scheut nicht die Konfrontation mit den Möglichkeiten von zeitgenössischer Kunst, 
indem er diesen Terminus „manga-artig″ geradezu inszeniert und damit entscheidende 
Fragen, die heutzutage wie aus der Hüfte geschossen viel zu schnell beantwortet werden, 
offen hält. „Manga-artig″, „medien-artig″, „kunst-artig″, „museums-artig″, „politik-artig″ 
usw. bezeichnen diesbzgl. den überaus schöpferisch einzuschätzenden Begriffspool, der 
gleichsam diese Kunst ermöglicht, indem er sie erweitert. Und das Ganze wirkt dann 
gleichsam rückkoppelnd auf die Ausgangsbedingungen zurück, die van Heeck in ein 
komplexes Verhältnis setzt. Das ist entscheidend. Van Heecks Kunst zielt auf etwas, das 
möglich sein muss, will man von Kunst sprechen. Die Kunst van Heecks in ihrer ganzen 
Breite wird durch dieses Scharniergelenk ermöglicht. Was wir heute bereit sind hin-
zunehmen, hinterfragt van Heeck mittels komplexer Blickrichtungen „neu-artig″. Das 
Ganze bekommt dann ganz schnell Gewicht. Diese Kunst hat die Fähigkeit, uns in prinzi-
pielle Fragen der Kunst wieder hinein zuziehen. Um eine Prognose zu wagen: van Heeck 
arbeitet an Kategorien, an einem kategorialen Apparat der zeitgenössischen Kunst. 
Er setzt damit die Tradition eines Wassily Kandinskys und Paul Klees fort.  n
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Auszug aus einer größeren Selbstbeschreibung Steven van Heecks
Korrelationen einer manga-artigen Didaktik

  „Ceci n'est pas une pipe.″ Was bedeutet diese Aussage, kreiert von René Magritte, 
jenem surrealen Epizentrum, für den im 21. Jahrhundert lebenden Künstler Steven 
van Heeck?
    Man könnte geneigt sein, eine Diskussion über die Philosophie der Bilder zu star-
ten, oder eine Demarkationslinie zwischen den beiden Künstlern zu ziehen. Van Heeck 
auf der einen Seite mit seinen pseudo-plakativen Bildern, die sich in Stellung begeben 
für einen unausweichlichen Konflikt. Doch sollte man nicht außer Acht lassen, dass 
gerade die Extreme einen gemeinsamen Nukleus besitzen könnten.
  In diesem Sinne muss die Frage gestellt werden, was Pfeifen mit dem semi-moder-
nen Begriff „Manga″ zu tun haben. 
  Schon gegen Ende der Vierziger Jahre stellte Osamu Tezuka in einem Vorwort in 
einem seiner Comics die Aussage auf, dass jenes Werk weder ein Comic noch eine 
Novelle sei. Hat der Ur-Vater des kommerziellen Manga-Geschäftes hier einen Punkt 
überschritten, der ihm weltweiten Ruhm brachte, oder hat sich Tezuka einfach nur mit 
einem Prozess der Reflexion auseinandergesetzt? 
  Das später folgende Phänomen von Tezuka „Astro Boy″ hat es geschafft, Welten 
zu verbinden, Technologie, Zukunft und die Menschlichkeit. Es wurde auch ein Rie-
senerfolg in Japan und Amerika – und legte den Grundstein für den explosionsartigen 
Manga-Erfolg.
...              
                                                                                                                SVH
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Selbstbildnis, (PICASO/BLAU), C-Print auf Aluminium montiert, 154,4 × 120,8 cm
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Die Hochzeit, 2014, Öl auf Leinwand, 70,5 × 50 cm
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Das Attribut
2014, Acryl auf Leinwand, 36 × 35 cm

How to make things visible. View of Exhibition, (PICASO/BLAU)
 

Versbach 2014

"like a human"
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Das Objekt, 2013, Acryl auf Leinwand, 35 × 23 cm
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Der Hocker, 2013, Öl auf Leinwand, 43 × 35 cm
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Follower, 2014, Öl auf Leinwand, 155,5 × 70,5 cm

"grey is like..."
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Entertainment, 2012, Öl auf Leinwand, 45 × 35 cm
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Picaso, 2015, Tusche, Buntstifte und Aquarell auf Papier, 21 × 14,8 cm
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links, 2014, Öl auf Karton, 25 × 20 cm
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rechts, 2014, Öl auf Karton, 25 × 20 cm
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Ceci n'est pas une sculpture, (PICASO/BLAU)
links Matthias Flury, rechts Joe Gudole, 2014, Videostill, 1:07 min.
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rechts, 2014, Öl auf Karton, 25 × 20 cm

95

manga-artig, 2014, Öl auf Karton, 25 × 38 cm
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Hans-Peter Porzner
1958 geboren in Würzburg, lebt und arbeitet in Würzburg und München

Der folgende Beitrag ist Hans Laabs gewidmet

Informel von 1945 bis heute: 
Jean Fautrier, Werner Gilles, Ferdinand Lammeyer, Hans Laabs

Mit dieser Ausstellungsreihe setze ich gewissermaßen die Ausstellungsreihe fort (siehe 
die Ihnen vorliegenden Ausstellungskataloge). Innerhalb der Ausstellung würde ich 
gerne zwanzig Gemälde von mir zeigen.

An Jean Fautrier (1898 – 1964) interessiert mich die Reflexionstiefe, die ein Kunstwerk 
nach Fautrier erst möglich macht,

an Werner Gilles (1894 – 1961) seine Analysen der Bedingungen einer Kunst nach 1945, 

an Ferdinand Lammeyer (1899 – 1995) die subjektiven Bedingungen eines „Neuan-
fangs″ der Kunst im Sinne auch einer Vorläuferschaft von Zero (!), nachdem sein Ate-
lier bei einem Bombenangriff zerstört wurde (siehe auch seine Fluchtperspektive in der 
Gruppenausstellung 1943 in Wien, die wenige Tage nach der Eröffnung geschlossen 
wurde [http://de.wikipedia.org/wiki/Junge_Kunst_im_Deutschen_Reich]) – („Kunst 
ohne Kunst″, „Zero″ auf der Basis des Informellen),

an Hans Laabs (1915 – 2004) der Sachverhalt eines frühen „Cross-Over″ bis heute auf 
der Basis der informellen Kunst.  n
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Kunst und Alltag (1981 – 88) 
White Cube

Aus der Arbeit: Miniaturen (ab 2014)
Aus der Arbeit: Mimesis Nr. 3

(Nachdruck 2015)
1988/2015

 Verschiedene Materialien, Ölfarbe
20,9 × 11,2 × 7,8 cm

Oder: Über das Werden des Begriffs Kunstbetriebskunst von 1981 bis 1988
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Formationen der unmittelbaren Raumstörung Teil 1
Huldigung an Parmigianino

(Miniaturen Kunst und Alltag [1981 – 88])
(Nachdruck 2013/15)

1990/2013/15
Spiegel, Ölfarbe

10,5 × 5,5 cm

Oder: Über das Werden des Begriffs Kunstbetriebskunst von 1981 bis 1988
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Kunst und Alltag (1981 – 88)
Das Jagdspiel Nr. 2

(Zweiteilig)
(Nachdruck 2015)

1986/2015 
Materialcollage

oben: Ausschnitt

Oder: Über das Werden des Begriffs Kunstbetriebskunst von 1981 bis 1988
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Die dritte transzendentale Hauptkarte des Museums für Moderne Kunst München
Zweiteilige Klappkarte

1993

Oder: Kritik an der Kunstbetriebskunst von 1989 bis 2000
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Die vierte transzendentale Hauptkarte des Museums für Moderne Kunst München
Zweiteilige Klappkarte

1993

Oder: Kritik an der Kunstbetriebskunst von 1989 bis 2000
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Sonnenaufgang Nr. 2
(Aus der Mappe: Them Pericore, Bartold Asendorpf 1930/1942)

2000 – 2003 
Eitempera, Öl auf Holz

26,5 × 28,3 cm

Oder: Die Kunst in der Epoche der Nach-Kunstmarkt-Kunst von 2000 bis 2015 



105

Der Rhein
2004 – 2014

Öl auf Leinwand
30 × 40 cm

Oder: Die Kunst in der Epoche der Nach-Kunstmarkt-Kunst von 2000 bis 2015 
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Sonnenaufgang  Nr. 1
(Aus der Mappe: Them Pericore, 

Bartold Asendorpf 1930/1942)
2000 – 2003

Eitempera, Öl auf Holz
23,8 × 28,5 cm

Oder: Die Kunst in der Epoche
der Nach-Kunstmarkt-Kunst

von 2000 bis 2015  

Sonnenaufgang Nr. 2
(Aus der Mappe: Them Pericore, 

Bartold Asendorpf 1930/1942)
2000 – 2003 

Eitempera, Öl auf Holz
26,5 × 28,3 cm

Oder: Die Kunst in der Epoche
der Nach-Kunstmarkt-Kunst

von 2000 bis 2015 
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Landschaft mit Wolke Nr. 3
(Aus der Mappe: Them Pericore,

Bartold Asendorpf 1930/1942)
2001 – 2006

Öl auf Holz
20 × 27 cm

Oder: Die Kunst in der Epoche der 
Nach-Kunstmarkt-Kunst von 2000 bis 2015

 
Landschaft mit Nieren Nr. 2

(Aus der Mappe: Them Pericore,
Bartold Asendorpf 1930/1942)

2001 – 2006 
Öl auf Holz

22,7 × 29,3 cm

Oder: Die Kunst in der Epoche der 
Nach-Kunstmarkt-Kunst von 2000 bis 2015  

Landschaft mit Wolke Nr. 1
(Aus der Mappe: Them Pericore,

Bartold Asendorpf 1930/1942)
2001 – 2006 

Öl auf Holz
23,8 × 23,2 cm

Oder: Die Kunst in der Epoche der 
Nach-Kunstmarkt-Kunst von 2000 bis 2015

Landschaft mit Wolke Nr. 2
(Aus der Mappe: Them Pericore,

Bartold Asendorpf 1930/1942)
2001 – 2006 

Öl auf Holz
21,7 × 22,5 cm

Oder: Die Kunst in der Epoche der 
Nach-Kunstmarkt-Kunst von 2000 bis 2015  

Landschaft mit Nieren Nr. 1
(Aus der Mappe: Them Pericore,

Bartold Asendorpf 1930/1942)
2001 – 2006 

Öl auf Holz
20 × 33 cm

Oder: Die Kunst in der Epoche der 
Nach-Kunstmarkt-Kunst von 2000 bis 2015 
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Landschaft/Nacht Nr. 1
Öl auf Leinwand, 2001 – 2014, 65,5 × 44,5 cm

Oder: Die Kunst in der Epoche der Nach-Kunstmarkt-Kunst von 2000 bis 2015
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Landschaft/Nacht Nr. 2
Öl auf Pappe, bemalter Holzrahmen, 2001 – 2014, 69 × 54 cm

Oder: Die Kunst in der Epoche der Nach-Kunstmarkt-Kunst von 2000 bis 2015
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Zwei Feuerblumen
2005 – 2013

Öl auf Leinwand 
70 × 100 cm

Oder: Die Kunst in der Epoche der Nach-
Kunstmarkt-Kunst von 2000 bis 2015

Spinnenblick II
2005 – 2013

Öl auf Leinwand 
90 × 90 cm

Oder: Die Kunst in der Epoche der Nach-
Kunstmarkt-Kunst von 2000 bis 2015 

Spinnenblick I
2005 – 2006

Öl auf Leinwand 
100 × 100 cm

Oder: Die Kunst in der Epoche der Nach-
Kunstmarkt-Kunst von 2000 bis 2015
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Zwei Feuerblumen 
2005 – 2013

Öl auf Leinwand 
70 × 100 cm

Oder: Die Kunst in der Epoche der Nach-Kunstmarkt-Kunst von 2000 bis 2015
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Jürgen Vogl
1971 geboren in Parsberg i.d.OPf., lebt und arbeitet in Würzburg 

Fragmente zum Thema „And a half″

Von Mark Rothko bis zum Schleifpapier: Abriebe.

And a half – And a half  – And a half.

Jürgen Vogl hat zuerst „Lucio Fontanas″ gemalt, dann „Mark Rothkos″. Aber er hat die 
Aufschlitzungen gemalt – Kiemen wie Haifische. Und etwa siebzig Rothkos.

Jürgen Vogl hat sich jahrelang mit Mark Rothko beschäftigt. Asymptotische An nähe-
rungen. Man könnte auch von gefährlichen Selbstexperimenten sprechen.

Wo die Luft immer dünner wird.

Jürgen Vogl und Joe Gudole: Basalimpulse. Aber wie bekommt man sie in den Blick?

Bis zum äußersten Extrem: und von hier aus zu einfachen Bildtiteln „Fisch″, „3 Stäbe″, 
„Tor″ usw.

Wie schaut die Hälfte eines Mark Rothkos aus?

Lässt man die neuesten Zeichnungen Vogls scannen, könnte man sich leicht seinen 
Scanner ruinieren. Sudoku online.

Und nun Zeichnungen: Sudokus. Konkrete Kunst auf Schleifpapier – oder: was ist das?

Könnte Joe Gudole Mark Rothkos nur zur Hälfte malen?

Was sind Bilderfindungen – was Figurenerfindungen?

Joe Gudole malt wie Picasso zwei Nasenlöcher. Vogl indes würde eines zustreichen. Wie 
Andy Hope 1930: „And a half″.
Irgendwann wird Vogl die Hälfte der Zeit malen. Und Matthias Flury die Hälfte der 
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Einzelheit. Und Joe Gudole würde dann wiederum diese Hälften kritisieren. Was ist ein 
halber Basalimpuls? Die Hälfte. Was ist indes die Hälfte des Raumes – was die Hälfte 
der Sonne?

Warum kann Gerhard Richter niemals auf Schleifpapier malen?

Joe Gudole hat seine Sprache durch Abrieb gefunden. Warum?

Mit der Problematik von Bildtiteln bei Jürgen Vogl, Joe Gudole und Steven van Heeck 
könnte man eigene Ausstellungen einräumen.

Was ist eine Kapitalisierung im Kunstbetrieb? Wie würde Vogl ein Bild vom Kunst-
betrieb malen? 

Die Sehnsucht nach der Einseitigkeit. Warum?  n
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Dunkles Blau über Orange über meliertem 
Braun auf Blaugrau

2009
Acryl auf Leinwand

140 × 105 cm
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Violett über gedecktem Blau
auf dunklem Violett

2008
Acryl auf Leinwand

140 × 80 cm
Privatbesitz

Meliertes Gelb und Weiß auf Gelb 
über Blau auf dunklem Braungrau 

2008
Acryl auf Leinwand

140 × 85 cm
Privatbesitz
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Fisch
2009

Acryl auf Leinwand
110 × 120 cm



117

Licht
 2013

Dispersion und Aquarell auf Leinwand
80 × 100 cm
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Fisch (and a half)
2009

C-Print auf Aluminium montiert
130 × 80 cm
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Licht (and a half)
 2013

C-Print auf Aluminium montiert
100 × 70 cm 
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Schrei (and a half), 2013, C-Print auf Aluminium montiert, 115 × 55 cm



121

3 Stäbe (and a half), 2013, C-Print auf Aluminium montiert, 105 × 50 cm
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Schiele (and a half), 2013, C-Print auf Aluminium montiert, 160 × 55 cm
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Akt (and a half), 2013, C-Print auf Aluminium montiert, 160 × 55 cm
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Tor
2011

Wachsmalkreide auf Leinwand
70 × 60 cm
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Tor (and a half)
2011

C-Print auf Aluminium montiert
90 × 50 cm
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Die Kunst in der Epoche der Orks

  Joe Gudoles Kunst will indes Malerei sein. Und an dieser Stelle haben wir zu ver-
stehen, warum und wie Gudole mindestens einen Schritt weiter geht als Dominik 
Sittig, Jana Euler, Jutta Koether oder als Andy Hope 1930. Die fundamentale Kritik 
von Helmut Draxler, Hans-Jürgen Hafner, Clemens Krümmel, Fabian Ginsberg, Her-
mann Gabler an der Malerei (http://bit.ly/1EkiAJr) – alles Schnee von gestern. „Die 
Dummerchen der Kritik.″ (http://www.pro-qm.de/node/4262, Marcel Duchamp). Ju-
lia Stoschek, die Kreativwirtschaft der Kulturmanager, die vereinigten Videopoten-
taten von Peter Weibel bis Christoph Blase laufen doch in ihrem „stählernen Gehäuse″ 
(Max Weber) der institutionell und von ihnen diskursmäßig verordneten Widersprüche 
inzwischen nur noch diagonal. Da hat man die Lehre vom Widerspruch (Aristoteles, 
Johann-Heinrich Königshausen) noch gar nicht begriffen und auch nicht die mimetisch 
angeeignete Kritik an naiven Reflexionsverhältnissen (Dieter Henrich). Diesbzgl. ver-
halten wir uns auch nicht zynisch wie Peter Sloterdijk, sondern schreiben erst einmal 
wie dieser den Namen Marcel Duchamps vorsichtshalber falsch. „Der dicke Fehler″ 
(Justin Hoffmann) als rettender Ankerpunkt. Was aber bleibt, stiften die Maler, nicht 
die mittelalterlichen Feuerspeier, Zauberer und Schreihälse auf den Marktplätzen der 
Metropolen. Die „Zweiergruppe″ „Tizian und Aretino″ (Rudolf Kuhn) ist freilich auch 
im Horizont unserer Überlegungen immer noch einige Schritte weiter. Warum? Was  
sollen wir auch mit der Petersburger Hängung (https://vimeo.com/81383365,  
https://vimeo.com/81796342, Eva Kernbauer) anfangen; was hat das mit der Kommu-
nikationstheorie von Jürgen Habermas zu tun, mit der Präsentation eines Kunstpubli-
kums? Man könnte auch Cindy Sherman frei paraphrasieren: Die Malerei in der Epoche 
der anbrechenden Herrschaft der Orks (Peter Jackson). „Real Humans″ (http://www.
kunsthalle-düsseldorf.de/index.php?id=364)! Aber eigentlich sind sie ja nur göttliche 
Verdränger in den heiligen Hallen des Simulacrums (Jean Baudrillard) – um es anders 
zu formulieren: unbegriffene Nachvollzugsmodelle. Wer spielt die Rolle der Orks, der 
Elben, der Zwerge, der Menschen, der Hobbits, wer die des Gollum? „Gollum, Gollum, 
Gollum! Spritz und Spucke, mein Schatz, das ist ein schön saftiger Bissen!″ Warum 
sind diese Nerds wie Raymond Kurzweil, Sebastian Thrun, Peter Thiel von diesem 
Abendgeläute „Herr der Ringe″ so begeistert? „Religionsersatz″ (Michel Houellebecq). 
Die Natur überlisten! Oder Tochter der Zeit, Tocher der Zeit oder Tohter der Zeit? 
Seid beruhigt: Da wo wir sind, wollt ihr hin, aber da ist auch nichts. Wir basteln indes 
an eurem Narzissmus weiter. Und es macht uns viel Freude. Ein Beitrag zum Thema 
„Malerei nach 2015″. Der Körper der Malerei wird als Beute unter den neuen Medi-
en aufgeteilt. „Ab sofort gibt es wieder Frischfleisch. Sie sind uns auf den Versen!″ 
Dominik Sittig ist ganz sicher ein Ork. Ihr werdet es nicht verhindern, der Ring wird 
im Feuer des Schicksalsberges, wo er geschmiedet wurde, auch wieder vernichtet 
werden.  n                                                                                                                                        
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Serviette
 2015

Bleistift und Aquarell auf Schleifpapier (P 1200)
12,8 × 14,7 cm
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Zur Ausübung der Verdrängung der Malerei als Malerei 
Ein Kommentar zu den neuen Herrschaftsmedien Video, Foto, Performance

  Zur „Apotheose des Homer (Tagtraum von Gala)″, 1944/45 – von Salvador Dalí. 
Fangen wir also mit diesem Werk des großen Spaniers an. Die Malerei gilt heute als 
Herrschaftsmittel – man bedenke ihre Ausübung der Kapitalisierung im heutigen Kunst-
betrieb. Sie wird deshalb sehr misstrauisch, teilweise feindselig beäugt. Video, Foto, 
Performance werden diesbzgl. als „herrschaftsfreie″ Medien definiert, die allerdings von 
unterschiedlichen Zentren in den Kunstbetrieb eingespeist wurden und werden. Es ist 
geradezu ein mythenhaftes Ritual der Inszenierung, das wir mit großem Erstaunen re-
gistrieren. In Deutschland sind das Zentrum für Kunst und Medientechnologie in Karls-
ruhe (ZKM) und die Kunst-Werke in Berlin (KW) zu nennen. Dies sind die beiden großen 
Kaderschmieden in Deutschland. Interessanter ist indes die Perspektive der Themati-
sierung der Verdrängung. Verdrängungen sind kunstgeschichtlich nichts Neues. Es hat 
sich aber als kunstgeschichtlich richtig erwiesen, dass dort, wo die Verdrängung sich 
auswirkt, die interessanteren Leute sitzen. Wie schaut eine Malerei aus, die ihre eigene 
Verdrängung ins Bild rückt, ohne einfach Parteigänger des Videos usw. zu sein? Diese 
genialen Zeichnungen auf Schleifpapier von Jürgen Vogl markieren eine weitere erste 
Basis – sie wird damit auch schon dargestellt –, von wo aus diese Verstrickungen in 
eine nicht zu Ende gedachte Widerspruchskette dieser modernen Renegaten und eines 
sehr bekannten Machtanspruchs sichtbar werden. Das war am Anfang der Videokunst 
durchaus nicht abzusehen, dass sie derart abdriftet. Dann aber wurde sie als Mittel 
zur Ausübung einer Ideologie mit psychologisch scheinbar tiefschürfenden Analysen 
entdeckt. Platon hat diese Sachverhalte in seinem Sophistes schon längst analysiert. 
Aristoteles ist ihm hier mit seinem erweiterten Forschungsinteresse gefolgt. Wir über-
prüfen, ob die These, dass sich die Malerei abschaffen soll, stimmt. Sie stimmt nicht. n                                                                                                                                                
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Sudoku 5
 2015

Bleistift und Aquarell auf Schleifpapier (P 1200)
12,8 × 14,7 cm
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Einfügung 1

  Viel Klärungsbedarf. Was ist das? Die Malerei hat sich weiterentwickelt und die Post-
Computerära lässt sich immer noch nicht berechnen.  n
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Sudoku 2
 2015

Bleistift und Aquarell auf Schleifpapier (P 1200)
12,8 × 14,7 cm

Malerei
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Einfügung 2

  Farbe fressende Leinwand – vom Materialtechnologen in unterschiedlichen Stärken 
sofort lieferbar. Die Malerei von ihrem Träger manipulieren lassen. Vom Schleifpapier 
zu allen möglichen computergesteuerten Absaugsystemen. Die Farbe fressende Lein-
wand – wie verändert sie sich dabei? Der Farbe fressende Vincent van Gogh – Male-
reiprobleme nach 2035. Ein erster Malerei-Hybrid. Wie verarbeitet der Computer diese 
Information heute und wie im Jahre 2500?  n
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Sudoku 7 
2015

Bleistift und Aquarell auf Schleifpapier (P 1200)
12,8 × 14,7 cm
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Claus-Martin Eichhorn
? Ja/Nein Nr. 4, 2014, C-Print auf Aluminium montiert, 243,6 × 172,4 cm
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