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curated by Monika Bayer-Wermuth

Kaum ein anderes Medium der Kunstgeschichte war derart verhaftet in der
Vorstellung individueller Autor:innenschaft wie die Malerei. Sie gilt als paradigmatische Form
schopferischer Subjektivitat - ein Medium, das in direkter physischer Verbindung zur
Produzent:in steht: der Pinselstrich als Signatur des Korpers, die Oberflache als psychologischer
Resonanzraum. Diese Verbindung von Handlung, Materialitdt und Autor:iinnenschaft ist
konstitutiv fir die westliche Idee des kinstlerischen Genies.

Die Ausstellung And When | See A Ghost | Really See A Ghost problematisiert und dezentriert
diese Vorstellung. In den gezeigten Positionen wird Malerei nicht als abgeschlossenes Objekt,
sondern als relationales Feld verstanden - als prozesshafte Formation, in der Subjektivitat,
Materialitdt und Raum instabil und durchlassig werden. An die Stelle einer einheitlichen
Autor:iinnenschaft tritt eine fragmentierte, geteilte, mitunter unbestimmbare Struktur
kiinstlerischer Produktion. Das Werk wird nicht langer als Manifestation eines autonomen
Subjekts begriffen, sondern als Schnittstelle zwischen 6konomischen, ethischen, sozialen und
asthetischen Parametern.

Der Begriff der ,Position” fungiert dabei bewusst als Gegenmodell zur Vorstellung
eines koharenten Klnstler:innen-Subjekts. Er markiert eine Haltung innerhalb eines diskursiven
Feldes, ohne sie biografisch oder stilistisch zu essentialisieren. Die beteiligten Praktiken
operieren mit einer erweiterten Form von Malerei, die nicht nur die Grenze der Leinwand
Uberschreitet, sondern auch institutionelle und mediale Konventionen unterlauft. Die Bildflache
wird selbst zum Subjekt, das sich in den Ausstellungsraum ausdehnt, das Werk zum
Knotenpunkt geteilter Subjektivitaten.

Diese Strategien verhandeln nicht nur Fragen asthetischer Form, sondern adressieren
grundlegend den Status des Kunstwerks in einer Gegenwart, in der Produktion und Rezeption
nicht mehr getrennt, sondern als zirkuldre Bewegungen verstanden werden missen. Malerei
erscheint hier nicht als autonome Sprache, sondern als fluide Struktur, innerhalb derer sich
Autor:innenschaft, Materialitdt und Bedeutung permanent neu konfigurieren.

Bei KAYA - einem seit 2010 bestehenden kollaborativen Projekt von Kerstin Bratsch
und Debo Eilers sowie bisweilen der namensgebenden Kaya Serene - wird Malerei als instabiles,
transmediales Geflige verhandelt. Die Konstellation verweigert sich der Idee koharenter
Kiunstler:innenidentitat und entwickelt stattdessen ein ,Anti-lch”, in dem kinstlerische
Autor:innenschaft nicht reprasentiert, sondern als prozesshafte, fluide Instanz organisiert ist.
KAYA operiert nicht aus einem Subjekt heraus, sondern als situative Formation, in der Malerei,
Korper und Objekt in ein instabiles Verhaltnis treten, in dem das Objekt selbst Subjektstatus
erhalt und mit Erfahrungen, sozialen Begegnungen, aber auch Gewalt aufgeladen wird. In der
Arbeit SPREPPER_SCHNAKEN Table #1 (2015) etwa - ein seziertischartiges Display mit
Kérperabglssen von Kaya und einer mit Spanngurten fixierten Malerei auf Polyesterfolie - tritt
die bildliche Geste in ein Spannungsverhaltnis zur materiellen Prasenz des Korpers. Die
Verschnallung des Bildes wie des Kérpers, die sichtbare Markierung mit Miinzen, verweisen auf
eine radikale Sichtbarmachung von Kapitalisierungsprozessen: Malerei fungiert hier nicht als Ort
subjektiver SelbstentduBerung, sondern als Vehikel 6konomischer Einschreibung - ebenso der
Korper, der sich als Trager von Wertzuschreibungen und als Teil zirkulierender Markte erweist.
Malerei wird zur durchlassigen Membran zwischen Objekt, Subjekt und System.

Auch bei Maria VMier ist Malerei keine abgeschlossene Bildform, sondern eine
relationale Formation - ein Komplex aus Geste, Flache, Textur und Kérper. Ihre auf gefaltetem
Papier ausgefihrten Arbeiten destabilisieren die klassische Vorstellung des Bildes als
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koharenter Flache. Stattdessen fragmentiert sie Raum und Bildtrager in Einheiten der
Aufmerksambkeit, wodurch sich ein zentrierter, autoritarer Blick ebenso auflost wie die
Vorstellung eines singularen kiinstlerischen Ausdrucks. lhre Praxis artikuliert sich als
»Companion-System* - eine nicht-hierarchische Verschrankung von Bildtrager und Raum, von
Produzent:in(nen) und Betrachter:in(nen). In ihrer Arbeit Das Ende des Kapitalismus [ mit LJ
Jeschke] reflektiert VMier die eigene Rolle als Produzent:in im Spannungsfeld zwischen
kiinstlerischer Aneignung und 6konomischer Riickbindung: Anstatt das titelgebende Zitat aus
Lisa Jeschkes Text Alien / Care / Wall schlicht zu entnehmen, verfolgt VMier eine Form der
Teilhabe und Sichtbarkeit. So stellt sich ihre Malerei nicht nur formal gegen die Produktlogik
kapitalistischer Bildproduktion, sondern unterlauft auch deren Verwertungslogik - durch
Prozesse der Riickgabe, Kooperation und situativer Prasenz. Die Geste wird nicht geldscht,
sondern wird identitarer Teil des Werkes selbst.

Ari Pilhofer entwickelt ein erweitertes Verstandnis von Malerei als instabiles System,
das sich Gber Malgrund, Kérper, Skulptur und digitale Medien hinweg artikuliert. Ihre Arbeiten
operieren mit queer codierten, hybriden Figuren - Masken, GliedmaBen, Insektenkorpern, rituell
aufgeladenen Schattenwesen - die sich eindeutiger Reprasentation entziehen. Statt ein
koharentes Bild zu entwerfen, produziert Pilhofer Ubergange, Unscharfen, Durchlassigkeiten. Die
Malereien, oft schwebend installiert, erscheinen als Koérper - verletzlich, weich, multipel - und
zugleich als Trager techno-symbolischer Transformation. Analoge und digitale Verfahren
verschranken sich: Gemalte Oberflachen werden gescannt, bearbeitet und in Skulptur, Keramik
oder Kleidung Uberflhrt. Diese Prozesse erzeugen eine Form techno-magischer Bildlichkeit, in
der Symbole, Oberflachen und Kérper ineinander Gbergehen. Pilhofer begreift Weichheit,
Wiederholung und Handwerk - etwa durch Nahen, GieBen, Schichten - nicht als ornamentale
Geste, sondern als politische Strategie der Resistenz und Umcodierung. Der wiederkehrende
Archetyp der ,Spider-Knight“ fungiert dabei als fluides GefaB kollektiver Schutz- und
Verweigerungspraktiken. Pilhofers Arbeiten unterlaufen kategoriale Trennungen zwischen
Subjekt und Objekt, Materialitat und Immaterialitat, und generieren eine Bildpraxis der Re-
Ritualisierung, in der sich digitale und immaterielle Gespenster zu greifbaren Artefakten
formieren.

Der Ausstellungstitel geht auf die kollaborative Arbeit Kollega (1993) von Franz West und
Herbert Brandl zuriick. Auf den Sockel der Skulptur schrieben sie den Satz: ,Wenn ich einen
Geist sehe, sehe ich wirklich einen Geist" - ein Ausspruch, der dem Physiker und
Wissenschaftstheoretiker Ernst Mach zugeschrieben wird. West war bekannt dafir, sich
theoretische Diskurse aneignend einzuverleiben, wobei er weniger an systematischer Exegese
interessiert war, als an deren subversiv-assoziativer Umnutzung. Der Satz selbst erscheint
emblematisch fir eine Infragestellung stabiler Identitdtskonzepte: Er verhandelt Sichtbarkeit,
Projektion, Materialitdt und das Phantomhafte des Wahrgenommenen. Im Kontext der
Ausstellung dient er als Bezugspunkt fir eine Untersuchung von Malerei als prozesshafte,
relationale und durch Subjektivitatsverschiebungen gepragte Praxis.

Ernst Mach, der als Physiker, aber auch als Wegbereiter der
Wissenschaftsphilosophie bekannt wurde, fungiert dabei - insbesondere mit seiner These von
der lllusion des Ichs - als theoretischer Resonanzraum. In Machs Denken ist das Ich keine
ontologisch gesicherte Instanz, sondern ein fluktuierendes Aggregat aus Sinneseindricken,
Erinnerungen und Relationen. Geist und Materie sind in diesem Modell keine dichotomen
GroBen, sondern Momente eines kontinuierlichen Erfahrungsstroms. Genau in dieser
Destabilisierung des Subjekts liegt das kritische Potential, das die Ausstellung aufgreift: Malerei
wird hier nicht als Ausdruck individueller Tiefe verhandelt, sondern als Ort von Fragmentierung,
Medialitat und Verhandlung von Autor:innenschaft.
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