
Q & A Martin Stommel

Viele deiner Werke verbinden Dramatik mit großer Ruhe. Wie entsteht für dich dieser Moment, 
in dem Bewegung und Stille miteinander ins Gleichgewicht kommen?

Ich würde sagen, der Moment eines solchen Gleichgewichts entsteht durch Berechtigung. Wenn 
eine Bewegung nicht die Form erlangt, in der sie sein darf im Bild, dann entsteht auch keine Stille. 
Mir ist klar, daß sich das heute fremd anhört, weil wir gewohnt sind, den Kreativen in einer 
Machtposition zu sehen. Aber der Maler ist nicht der Boss, das Bild ist der Boss.

Die Körper in deinen Gemälden leuchten von innen heraus, obwohl du sparsam mit Licht 
arbeitest. Ist dieses Leuchten für dich physisch oder eher psychologisch gemeint?

Vielleicht ist die harte Unterscheidung zwischen körperlich und seelisch eine Konstruktion des 
Verstandes, in der Malerei sehe ich sie so nicht. Was man als leuchtend wahrnehmen kann, ist glaube 
ich ein Drang zum Lebendigen. Eine Figur im Bild "lebt", wenn in sie die Energie der Natur einfließt, 
die darauf beruht, daß Sein bedeutet und daß Bedeutung ist. Dieser Forderung folgt wohl auch alles.

Deine Figuren wirken archaisch und zugleich zeitlos. Welche Rolle spielt für dich die 
Kunstgeschichte, etwa die Auseinandersetzung mit Rubens, Beckmann oder der italienischen 
Renaissance, in deiner eigenen Bildsprache?

Die Begegnung mit Kunstwerken spielt natürlich eine Rolle. Nicht in einer direkten Form, ich 
orientiere mich ja nicht an Tintoretto zB., sondern eventuell an dem, was seine Werke in meinen 
selektiven Erinnerungen und Gedanken hinterlassen haben. Aber da mischt sich sehr vieles an 
Eindrücken zusammen, vom Leben und auch von Kunstwerken, mit denen mich keiner in 
Verbindung sehen würde. Selbst dem großen Tintoretto wird es nicht anders gegangen sein. Die 
Frage nach dem Einfluß ist natürlich generell interessant, auch für Motive, Dinge, sogar Gedanken. 
Vielleicht sind Künstler wie Durchgangsstationen für Dinge, die wenn sie wieder herauskommen, 
immer noch dieselben sind, aber den Geruch der Station angenommen haben. Deshalb 
funktionierten ja auch Ready-mades, die wurden ja nicht eine andere Sache, sie standen nur unter 
dem Bann der Auswahl.

Wenn du arbeitest, entsteht das Bild aus einer Idee, einem Mythos, einer Farbe oder aus einer 
inneren Bewegung?

Alles das wirkt mit zu einem Bild. Manchmal kann eine zufällige Beobachtung dazu kommen und 
mir den Schlüssel geben zum Bild. Dieser Schlüssel stellt dann das Bild zwar nicht her, aber er 
schließt sozusagen meine Lust auf. Die wichtigste Kraft ist das Bewusstsein, dass das Bild nicht 
ausFarben besteht, die auf einer Leinwand angebracht werden, es ist kein bloßes Ding.

Deine Kompositionen erinnern oft an choreografische Szenen, an Momente des Tanzes oder 
Theaters. Entwickelst du solche Dynamiken: spontan im Malprozess oder planst du sie 
strukturell vor?
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Das Choreographische kommt nicht so sehr von der Frage der Planung, es entsteht unabhängig 
vom Grad der Vorbereitung. Es kommt eher von dem Versuch, im Bild eine in sich sinnvolle Welt zu 
schaffen. Für ein Bild gibt es keine Welt außerhalb von ihm und keine Zeit. Es heißt ja, Bücher 
würden sich miteinander unterhalten, ich denke, manche tun das. Aber Bilder unterhalten sich nicht. 
Sie sind in sich wie ein Fetisch, unter dessen Schutz man sich begeben kann. Ich glaube, deshalb 
gehen Leute auch ins Museum zu Bildern, die sie schon oft gesehen haben. Sie fühlen sich dort 
aufgehoben denke ich.

Du hast einmal gesagt, Malerei sei für dich ein Weg aus dem Chaos zur Klarheit. Wie zeigt sich 
dieser Weg im Entstehen eines einzelnen Bildes?

Chaos bedeutet für mich so etwas wie die weiße Leinwand. Es ist das Fehlen von allem 
Bestimmten.Beim Entstehen des Bildes klärt sich für mich erst auf, was eigentlich ist. Das geschieht 
durch Farbflecken, die auf andere treffen, durch Formen, die sich mir alle vorschlagen und mit mir 
gemeinsam sozusagen beraten, was ihr Sinn ist und wie sie werden müssen, damit sie diesen Sinn in 
meinen Augen ganz erfüllen. Ich suche nach dem Gefühl, dass das Bild sich mir zuneigt, so werden 
will, daß ich es verstehe, daß es für mich gut ist.

Was bedeutet für dich heute das Figürliche, in einer Zeit in der viele Künstler sich bewusst vom 
Menschen als Motiv entfernen?

Ich halte es für die anspruchsvollste Aufgabe, ein Bild vom Menschen zu machen, denn es kann 
kein einfaches Abbild sein, d.h. beim Menschen besonders reichen die Mittel der Darstellung und die 
Instrumente nicht aus, sie werden sich selbst nicht genügen. Es muß etwas hinzutreten, um den 
Menschen aus der bloßen Malerei in gewissem Sinne herauszuholen und keiner weiß, was das ist. 
Der Mensch hat als Motiv der Kunst eine Kontinuität seit tausenden Jahren und wird es auch in 
ferner Zukunft noch haben. Übrigens finde ich, daß er auch in den jüngsten Techniken meist im 
Mittelpunkt steht, bei Fotografie, Video, Performance natürlich. Das Interesse des Menschen am 
Menschen wird aus guten Gründen nie aufhören, und Kunst ist Ausdruck unseres Interesses. Ich 
selbst bin aber auch ein Fan von abstrakter Malerei. Außerdem liebe ich Stilleben. Unter den Malern, 
für die ich mich begeistere, ist ein reiner Stilleben-Maler aus dem 18. Jahrhundert, Willem Kalf. Also 
eine Begeisterung, ein Interesse schließt das andere nicht aus. 

In der Ausstellung 3 x Farbe triffst du auf sehr unterschiedliche malerische Ansätze, Florian 
Fauschs abstrakte Raumstrukturen und Till Franzens digitale Bildwelten. Fühlst du dich in 
dieser Gegenüberstellung eher als Bewahrer des Malerischen oder als jemand der die Malerei 
selbst neu befragt?

Die Innovationen der Moderne, die sich auch im Digitalen spiegeln, sind ja nun über 100 Jahre alt 
und selbst eine Tradition geworden, die heute bewahrt wird. Das Bewahren ist für mich also weniger 
Einstellung, sondern ein allgemeiner Zustand. Daher zweifle ich auch, ob das Verwenden von 
Formen, welche auch immer das sind, heute noch mit einem herkömmlichen Neuigkeitswert 
beurteilt werden, also als „Kunst durch Neuheit“, also im Sinne einer neuen Fragestellung aufgefasst 
werden kann. Es geht eher wieder um das Tatsächliche, was wir durch die Verwendung von Formen 
hervorbringen. Besonders in einer Zeit der unechten Fotos, der Falschinformation, der 
Pseudorealität im Alltag. Unser Bedürfnis führt uns wieder zurück vom Konzept zum Ausdruck, egal 
mit welchen Techniken. Das Werk selbst kehrt zurück würde ich sagen.
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