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Am Anfang das Ego
„Diese fießenden Übergänge

zwischen Kunst und Wissenschaft

haben bei da Vinci zu Erkenntnissen geführt.“

– Nicole Venneman –

Aller Anfang ist schwer, sagt man, aber dort
starten wir, mit Lust an der Herausforderung und
dem Drang zum Ausprobieren, zum Spiel. Mit
diesem Ansatz möchte ich mich der Fragestel-
lung nähern, wie sehr künstlerische Forschung
mein Schafen verändert hat durch Einblicke in
meine Prozesse und Arbeiten.
Somit steht zuerst die Frage im Raum, was
Spielen ist, für mich individuell, für uns alle? Nä-
her betrachtet stellt sich die Antwort als nicht
ganz so einfach dar. Stephen Miller bietet eine
trefende Aussage: „One thing is clear, and very
important. If there is any unifying pattern to play,
it cannot have anything to do with the specifc
activities that are played. Conditions and para-
meters difer, but the skill itself can pop up in
many kinds of situations.“1

Für Miller ist Spielen unabhängig vom konkreten
Spiel und seinen Regeln ein 'Skill', also eine Fä-
higkeit – oder Kunst – und unterliegt gewissen
Voraussetzungen, um stattfnden zu können. Pi-
aget betont hierzu, dass der Charakter des
Spiels vom Kontext und von seiner tatsächlichen
Funktionsweise abhängt.2 Dieselbe Aktivität, so
Piaget, kann für eine Person 'Spiel' sein und für
eine andere Person Langeweile darstellen. Bate-
son defniert diesen Kontext als 'Rahmen' für
das Spiel.3

Daraus lässt sich folgern, dass der Begrif 'Spie-
len' eine weite Bandbreite an Möglichkeiten um-
fasst und genau das ist es, was Spielen in uns
anregen möchte; egal welchen Alters, welche
zeitliche, räumliche Verfügbarkeit, Materialien,
Werkzeuge – oder deren Mangel, alleine oder zu
mehreren, es fndet sich immer etwas zum Spie-
len und damit die Chance, abstrakte Fähigkeit
auszuleben. Entsprechend den genannten Bei-
spielen haben bereits viele Forscher:innen den
durch Johan Huizinga in seinem gleichnamigen

Buch geprägten Begrif des 'homo ludens', des
spielenden Menschen, und dessen Spieltrieb er-
forscht. Bereits Kant sah diese anthropologisch-
epistemologische Suche nach einem Erkenntnis-
gewinn über Spielen als einen grundlegenden
Baustein der ästhetischen Entwicklung an. Dies
aufgreifend, sah Schiller noch viel mehr darin; er
sah es als ein höchst "menschliches" Mittel an,
über welches der Mensch bildungsphilosophisch
durch den Erkenntnisgewinn zu sich selbst fn-
det, sein Wesen und seine Talente erkennt und
mit diesen Potentialen gestärkt zu seiner Beru-
fung gelangen kann. Das Spiel kann also als Ve-
hikel zur Persönlichkeitsentwicklung und Le-
bensgestaltung angesehen werden. Im Spiel fn-
den und festigen wir unseren Charakter und ent-
wickeln Fertigkeiten für unseren Werdegang. An
dieser Stelle sollte kurz betont werden, dass
sich dies nicht auf die rein berufiche Karriere
beschränkt, sondern holistisch: der Mensch ist
mehr als die Summe seiner Einzelteile.4

Im Geist suchenden Anfängertums scheinen die
Möglichkeiten noch endlos zu sein, die Wege
weit und die Abzweigungen zahllos, das Spiel
freier. Im Geist des Expertentums hingegen wirkt
es meist weniger, der Pfad ist geebnet, die Rich-
tung gesetzt, das Interessenfeld grob abge-
steckt, Informationssuche und -aufnahme gezielt
und efzient, das Spiel scheinbar zielgerichtet.5

Der Gedanke, dass im Zustand des Anfängers
und damit des Nichtwissens, Neugierde und
Wissensdurst in alle Richtungen entstehen kön-
nen, lässt sich nicht besser ausdrücken. Der vor-
und zurückspringende Dialog, die fragenstellen-
de und probierfreudige Neugierde, der Spieltrieb
ist intim und sehr lebendig – den ofenen Augen
eines Kindes gleich, das sich aus dem Sehen
zum Verstehen seine täglich größer und komple-
xer werdende Welt erfragt. Diese Ofenheit sehe
ich gleich Schiller gefährdet durch den, wie er es
so trefich formuliert hat: “Fluch dieses Welt-
zweckes”6. Sie wird meist Stück für Stück abge-
legt auf dem Weg zum funktionierenden und ar-
beitenden Erwachsenen, während der Mensch
selbst zum 'Bruchstück' seiner Potentiale wird.7
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Wir können uns aber auch im Erwachsensein ei-
nen Teil erhalten – zumal zweckgerichtet – oder
ihn uns wieder antrainieren. Ich sehe ihn nicht
als komplett verloren an, denn ein Bruchstück
birgt weiterhin Potential in sich. Besonders über
Hobbies, die man voller Leidenschaft schon in
der Kindheit beging und im Erwachsenenalter
beibehalten hat, lässt sich den Spieltrieb erhal-
ten.
Meiner Ansicht nach defniert die Ofenheit des
Spielens den Prozess einer jeden Art von
Schöpfung. Spielende besitzen die Fähigkeit,
sich in einem Zustand des Nichtwissens vorzu-
fnden oder aktiv in ihn zu versetzen; sich der
Unsicherheit, aber auch Freiheit an Möglichkei-
ten auszusetzen, diese Schwebe zu nutzen und
so im Spiel zu neuen Ideen zu gelangen. Wir
wollen uns überraschen lassen, suchen das Ex-
periment, begrüßen die Verblüfung, schenken
uns damit Freude und Erfüllung.
Rückblickend ist aufällig, dass besonders im
zweckfreien Spielen Ideen entstanden, dank teil-
weise völlig abstruser Assoziationen für Projek-
te, an die ich garnicht bewusst gedacht oder an
denen ich gearbeitet hatte. Verbildlicht gespro-
chen wäre es vielleicht mit einem Muskel ver-
gleichbar, der sich bei zu viel Anspannung zu
sehr verkrampft. Erst in Ruhephasen kommt er
zum Erholen und Entspannen. Dann kann er mit
Nährstofen versorgt werden, die ihm beim Re-
generieren und Wachsen unterstützen.
Daraus lässt sich schließen, dass wir mithilfe des
Spieltriebs einen Weg beschreiten können, et-
was für uns Neues zu erschafen, Seitenstraßen
zu (be)suchen, den Entwicklungsprozess aktiv
zu leiten und darin Meisterschaft zu entwicklen.
Damit einher gehen auch Courage, Risikobereit-
schaft und ehrliche Selbstrefexion, Fehler zu er-
kennen und sie – wenn möglich – zur eigenen
Gunst einzusetzen, indem man aus ihnen lernt.
Für mich war eine solche Realisation, meine ver-
nachlässigten Talente zur Wesensverwirklichung
zu entfalten, meinen kreativen Spieltrieb ausle-
ben zu können, der Schlüssel, mich im Alter von
dreißig Jahren noch einmal in den Schwebezu-
stand einer Anfängerin zu wagen – mit dem Stu-
dium der Illustration in Hamburg.

Von Cogo zu Cogito
„Die Wissenschaft – das wissenschaftliche Denken –

scheint mir ein Instrument zu sein, das es in der

Zukunft sehr weit bringen wird.”

– Vincent van Gogh –

Der Entschluss zum Studium kam aus dem tie-
fen Drang heraus, künstlerisches und forschen-
des Potential nicht länger zu vernachlässigen,
sondern für mich einzusetzen. Auch wenn ich
davor berufich andere Wege gegangen bin, war
der innere Antrieb zu schafen, der Wunsch zu
experimentieren und der Drang, Antworten fn-
den zu wollen, immer ein großer Bestandteil
meines Lebens. Dies hat den nötigen Mut und
die Energie gegeben, den eigenen Lebenspfad
neu auszurichten. Der Wunsch danach wurde
mit den Jahren sogar intensiver, allerdings ver-
meintlich auf 'wilde' Weise, ungezielt, autodidak-
tisch, abseits gelehrter und gängiger kunstwis-
senschaftlicher Konzepte wie Semiotik, Seman-
tik und Systematik. Zu dieser Realisation kam
ich erst über Umwege, auf welche nachfolgend
eingegangen wird.
Bereits in der schulischen Laufbahn hatte ich
den künstlerischen Zweig eingeschlagen und
damit eine gewisse Grundlage für künstlerisches
Verständnis geschafen. Dazu gehörten Kunst-
geschichte, Bildanalyse, praktisches Arbeiten
sowie Ausstellungsbesuche. Besonders die
Wegbereiter:innen und Künstler:innen der Mo-
derne wurden dort erstmals im Kontext der
kunstgeschichtlichen Entwicklung interessant,
es erschlossen sich Werke und Ziele erstmals
ganz bewusst. Darauf aufbauend konnte ich
mich den Gedanken und Arbeiten von beispiels-
weise Magritte, Duchamp und Paula Moder-
sohn-Becker auf neue Weise nähern.
Farben und Techniken von Künstlern wie van
Gogh oder Monet faszinierten mich, und wie
sich ihre Werke über die Zeit weiterentwickelten,
welche Erlebnisse und Begegnungen ein jeweili-
ges Werk oder einen Schafensabschnitt beein-
fussten, wie der Austausch und Kontakt mit an-
deren Personen aus ihrem Umfeld sie prägten,
und mit welchen wiederkehrenden Sujets sie
sich befassten. All dies geschah im Rahmen des
schulischen Lernens und Aufarbeitens von Ver-
gangenem, aber auch damals schon mit dem
Bewusstsein, gerne tiefer in diese Fragen eintau-
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chen zu wollen, als es im zeitlichen Rahmen der
Schule möglich war. Warum ist zum Beispiel die
Toilette Kunst und ein Tabakpfeifen-Bild scho-
ckierend? Im Kontext waren solche Werke Start-
punkte, um weitere Fragen zu stellen und mit
meist nicht formulierten oder im Diskurs ausge-
arbeiteten Wissens ausgestattet zu werden.
Allerdings fehlte in diesem Rahmen eine Weiter-
führung in die Gegenwart, in aktuelle Diskurse
der Forschung und einhergehend damit die
Möglichkeit, eigene Gedanken zu formulieren,
verschiedene Perspektiven zu erörtern und eige-
ne Ansätze dafür zu bilden. Im Umkehrschluss
entstand so eher die Frage, was außerhalb Klas-
sischer Kunst, Kunstgeschichte und Wissen-
schaft Interesse wecken und zu einer Berufung
werden könnte. Kunst bereitete Freude, keine
Frage, aber wie sollte der Sprung zum eigenen
Schafen aussehen? Die Antwort lag sehr nah.
Im Regal neben den Kunstgeschichtsbüchern
und -ordnern standen weiterhin einige Bilderbü-
cher aus der Kindheit, welche ich nie hergeben
oder aussortieren wollte – im Gegenteil, selbst
im Erwachsenenalter sammelten sie nie lange
Staub und wurden gerne hin und wieder heraus-
genommen, um mich in den Bildern zu verlieren.
Vermutlich ähnlich zu vielen Gleichgesinnten
bleiben viele Bilder aus solchen Büchern immer
lebhaft in Erinnerung – oft bedingt durch die je-
weilige Methodik, ihre Farbkonzepte, Geschich-
ten, Kompositionen, Texturen, Ästhetik – und sie
sind im visuellen Gedächtnis-Katalog nie oder
nur teilweise kurzzeitig verblasst. Meine Kindheit
war, ob der Zeit, hauptsächlich durch analog
schafende Bilderbuch-Illustrator:innen geprägt,
die sich in eine ähnliche ästhetische Richtung
eingliedern lassen.8

Abb. 1: Umwelt, 2017, Mixed Media

Arbeitstechniken bekannter Illustrator:innen wie
beispielsweise Eric Carle und Marlene Reidel in-
spirierten immer wieder für eigene neue Interpre-
tationen. (Abb. 1) Nach dem Schulabschluss und
dem Eintritt in das Arbeitsleben reduzierte sich
meine künstlerische Aktivität aufgrund verschie-
dener Faktoren zu einer Freizeitbeschäftigung,
welche sich mit Besuchen kultureller Angebote
(Ausstellungen und darstellende Künste) sowie
dem Schafen eigener Werke füllte. Erstere stell-
ten sich für mich seit jeher als ein Forum für In-
spirationen und Bereicherung dar. Auch andere
Medien, Künstler:innen und Kunstwerke, oder
auch nur Gespräche, Situationen und Ereignisse
waren wichtige Anregungen für die eigene Pra-
xis.
Inspirierte mich beispielsweise ein Kunstwerk
zum eigenen Schafen, was zum Großteil mit ei-
ner emotionalen „Übertragung“9 kam, lag der
Fokus vor dem Studium meist zuerst auf der
Analyse des Bildes und der künstlerischen Her-
angehensweisen. Zum einen konnte ich durch
das kunstgeschichtliche Wissen, welches durch
Eigeninteresse beständig erweitert wurde, be-
reits ein zeitgeschichtliches Verständnis entwi-
ckeln und das Kunstwerk in seinen Entstehungs-
kontext setzen. Zum anderen half die erlernte
Bildanalyse dabei, dieses im Kontext zu analy-
sieren, um daraus weitere Schlüsse zu ziehen.
Die Fragestellungen waren dabei meist intro-
spektiv, beginnend damit: „Warum gefällt mir
dieses Werk?“ – und kreisten primär um das im-
manente Werk selbst. Das Spielen mit der Tech-
nik verschob sich hier zu einem zielorientierten
suchenden Spiel. Es folgten Analysen der jeweils
gewählten Techniken, Farben, Formen und
Kompositionen, um die nächste Frage zu beant-
worten: „Wie ist der/die Künstler:in vorgegan-
gen?“ und „Welche Techniken kamen zum Ein-
satz?“. Daraus gewonnene, basale Kenntnisse
und weiterführende Fragen gingen in teils prakti-
sche, teils theoretische Recherchen über. Be-
sonders bei der Untersuchung der gewählten
Technik waren die Analysen, Recherchen sowie
die praktischen Testreihen oft eng miteinander
verwoben. Eine dabei erworbene Erkenntnis war
oft ein Schlüsselerlebnis, um tiefer und detaillier-
ter in die Materie einzutauchen: Was sind die
Grundlagen der jeweiligen Technik im Kontrast
dazu wie der/die Künstler:in bei diesem Werk
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damit vorgegangen ist?
An diesem Punkt der Analyse verlagerte sich der
Fokus auf das Œuvre, die Suche nach unfertigen
Werken und Skizzen. Ähnliche Werke der Person
ergaben ein besseres Verständnis für deren bio-
grafschen Werdegang, aber auch für die Tech-
nikentwicklung und -anwendung – was nicht
zwingend gleichbedeutend ist. So ließ sich nicht
nur mehr über die Grundlagen einer Technik,
sondern auch über die Handschrift des Subjekts
erlernen.
Das weitere Vorgehen war meist praktischer Na-
tur und eine Mixtur aus verschiedenen Eindrü-
cken, Gedanken und Inspirationen. Diese daraus
neu gewonnenen Ideen wurden dann in Experi-
menten unterschiedlich kombiniert – ganz dem
Begrif 'Galumphing'10 folgend, habe ich mich
'stapfend' auf eher unbeholfene Weise herange-
tastet.11 Den Vorbildern meiner Kindheit folgend,
waren die Testversuche mit großteils analogen
Techniken. Dabei war Efzienz oder ein fnales
Produkt weniger im Fokus, als der Prozess des
Experiments und die Freude daran.
Ein noch immer prägender Moment des Galum-
phens eröfnete sich durch die Sammlung an
Briefen von Vincent van Gogh. In einem Brief an
seinen Bruder Theo beschreibt er seine Heran-
gehensweise an das Portrait von Eugène Boch.12

Dieser Brief war ein Schlüsselelement zum tiefe-
ren Verständnis seiner Farbwahl und seines Vor-
gehens. Van Gogh beschreibt, wie er sein Sujet
zuerst „so getreu wie möglich“ wiedergeben
möchte, ganz seinen holländischen Vorbildern
folgend mit einer erdigen, dumpfen Farbpalette.
Nachfolgend führt er aus, wie er seine Technik
als „eigenmächtiger Kolorist“ verschiebt und die
Intensität der Farben dramatisiert. Hierzu
schreibt er: „Ich übertreibe das Blond des Haa-
res, ich komme zu Orangetönen, zu Chromgelb,
zu blassem Zitronengelb. Statt der banalen
Mauer der kargen Wohnung male ich hinter dem
Kopf das Unendliche.“13

Diese Transformation der natürlichen zu einer
„viel willkürlicher“ und kraftvolleren Farbwahl in
Kontrast und Ausdrucksweise inspirierte mich,
sattere Farben zu verwenden, mit eben diesen
stärkeren Kontrasten zu arbeiten und meine
sanften und feinen Skizzen und Zeichnungen mit
stärkeren Strichen zu versehen.

Abb. 2: Flowers, 2008, Acryl/Leinwand

Momente wie diese bestärkten den Wunsch zu
Schafen und zu Hinterfragen, und sie zeigten,
wie wichtig und hilfreich diese Kombination ei-
nes theoretischen und praktischen Forschens für
das eigene Schafen sein kann, wie Verknüpfen
zu Fortschritt führt, und wie richtig das Studium
sein könnte, diesen Prozess zu intensivieren und
beschleunigen. Da ich Kunst während dieser
Zeit noch autodidaktisch verfolgte, war ich frei
von irgendwelchen Obligationen und Druck von
außen. Wenn bei einem solchen Experimentieren
Regeln existieren, waren sie selbstgesetzte und
damit frei auslegbare. Miller sieht diese freie
Form des Spielens als – wenn auch nicht ökono-
mische – aber doch umso wichtigere und ofene
Spielwiese an, um Ideen zu entwickeln und zu
einem Erfolg, einem Triumph zu gelangen, wel-
cher auch immer das sein mag.
Im Nachhinein betrachtet stellte sich dieses Her-
angehen eher als langsamer Entwicklungspro-
zess dar, welcher viele Grundkenntnisse ver-
schiedener Techniken hervorbrachte und so zu
eigenen Vorlieben führte. Da ich anfangs haupt-
sächlich von Werken historisch etablierter
Künstler:innen und Illustrator:innen inspiriert war,
war die Suche eher nach hinten blickend und
weniger auf Progressivität ausgerichtet. Wäh-
rend ich zwar versucht habe, Altes neu zu def-
nieren, blieben das Spielen und die Ergebnisse
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ohne viel Publikum und vor allem ohne einen kri-
tischen Austausch. Im Rahmen des Studiums
würde ich später diesen Austausch als beson-
ders hilfreich wahrnehmen und im gezielten
Spiel eine schnellere Entwicklung künstlerischer
Fähigkeiten erfahren.

Forschung: Das stud¯ere Wesen im Spiel zwi-
schen ago und agito
„For the sublime and the beautiful and the interesting,

you don’t have to look far away.

You have to know how to see.“

— Hedda Sterne —

Mit diesem jahrelangen Vorgehen waren eigene
Werke meist organisch geknüpft, die eigene Vor-
gehensweisen eine intuitive Verknüpfung ver-
schiedener Dinge, Brücken schlagend, um
Ecken blickend, weder ökonomisch, noch von
außen als intuitiv erkennbar.
Vor einiger Zeit stieß ich auf St. Augustinus
10. Buch, ganz in seinem Sinne von "Tolle,
lege!”. Seine Beschreibungen zur Visualisierung
unseres Gedächtnis räsonieren stark mit mei-
nem Vorgehen, aber auch nun geschärftem
Blick; gefüttert mit Erfahrungen, Wissen, Erinne-
rungen: die Art und Weise wie wir mit diesem
Speicher spielen, über-Kreuz-und-Ecken-Ge-
danken schafend. Diese Visualisierung mag
zwar mehrere Jahrhunderte alt sein, doch der
Zeitgeist, die Essenz haben nach wie vor Be-
stand.
Unser Gedächtnis stellt – im starken Kontrast zu
den großen virtuellen Suchmaschinen und Cloud
-Datenbanken – eine beständige und stetig
wachsende Wissensdatenbank dar, die uns
ganz natürlich und ökonomisch begleitet, Ener-
gie- und Ressourcenfrei, ohne Netz- und Spei-
cherlimitationen, abseits von Sicherheitslücken
oder Nutzerbestimmungen.
St. Augustinus führt in seinem zwölften Kapitel
kurz die Analogie einer kunstfertigen Spinne auf,
welche zarte Fäden webt und entkörperte Erin-
nerungen zu neu codierten Ideen transformiert.
Er erkannte dabei im Speicher der Erinnerung
die Entkopplung von der Realität und ihrer Re-
geln und Normen. Es beginnt das Spiel mit dem
Faden im fuiden Sein zwischen Rohmaterial und
fertigem Textil, die freie Verknüpfung von Ver-
gangen und Ist-Zustand, von Materie und Ge-

fühl, von Sinn und Sinnlichkeit — ganz ähnlich
zu Thoreaus Empfehlung, vergangene Gedanken
erneut zu besuchen und so eine Neuformulie-
rung mit neuen Erkenntnissen und Wissen zu
evozieren, schließlich ist der Mensch ein lernbe-
reites stud¯eres Wesen (manche mehr als ande-
re).
Diese Visualisierung lässt sich als ein internes
Netzwerk verstehen, das sich aus allen mögli-
chen Positionen Gedankenfäden zur Verknüp-
fung zuwirft. Diese Begabung kann trainiert wer-
den und proftiert immens vom Austausch mit
der Umwelt, im Verbalisieren eigener Gedanken,
im Diskurs und durch die Rückschlussführung.
Der Funke einer noch gestaltlosen Idee auf dem
besten Weg zu konkretem, fertilen Schafen liegt
im Sammeln und Streuen von Gedankenfäden,
und das liegt in der Natur des Menschen als so-
ziales und kreatives Wesen.
Ein Netzwerk ist aber nur so stark und weitrei-
chend, wie man es selbst zulässt oder auszu-
bauen vermag. Vor einigen Jahren habe ich
dank einer unverhoften Chance einem erfolgrei-
chen Illustrator und Art Director einige meiner
Werke zeigen können. Er sah mein Talent und
Potential und instigierte mich, Kunst ernsthafter
anzugehen. Die Fragen waren nur „Wie?“ und
„Wo fange ich an?“, was zu umfassenden Re-
cherchen, Abwägungen und Introspektive führte.
In Gesprächen mit Künstler: innen und
Illustrator:innen kristallisierte sich heraus, dass
ein Studium wichtiges Grundgerüst und Werk-
zeuge verleihen würde. Mir war bewusst, dass
der Weg über eine Bildungseinrichtung nicht ein-
fach werden würde, weder vom erneuten Einfn-
den in eine Lernsituation, vom Zeitaufwand,
noch fnanziell. Aber ich hatte ein klares Ziel, die
Motivation und den Drang zu lernen, Kritik aktiv
zu suchen und dadurch schneller zu wachsen
als bislang. Und ich hatte den Wunsch, ein un-
terstützendes Netzwerk aufzubauen.
Durch das Studium konnte ich zum ersten Mal
kreative, theoretische wie praktische Prozesse
von Anfang an unter Gleichgesinnten erfahren
und verinnerlichen. Diskurse und der rege inter-
disziplinäre Austausch im Rahmen des Bache-
lor-Studiengangs Illustration an der University of
Europe for Applied Sciences in Hamburg eröf-
neten völlig neue Blickwinkel auf ein Thema. Im
anschließenden Master-Studiengang an der
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Middlesex University in London war der breite
Mix unterschiedlicher Kulturen, Herkünfte, Alter
und Gesinnungen noch intensiver und diverser.
Besonders Diskurse zu aktuellen Strömungen
und Geschehnissen gaben weitreichende Einbli-
cke und besseres Verständnis – oder zumindest
Anregungen zum weiteren Forschen.
Die Erfahrung des Perspektivenwandels vom
singulären zum pluralistischen, größeren Ge-
samtbild14 war jedes Mal erneut intensiv und hilf-
reich und im Austausch zwischen den Teilneh-
mer:innen wurde eine gemeinsame Basis ge-
schafen, die im weiteren Verlauf des Diskurses
zu daran anknüpfendem Forschen, neuem Er-
kenntnisgewinn und geschärftem Einfallsreich-
tum führte. Um an diesen Punkt der Emergenz
zu gelangen, muss man sich jedoch dem kreati-
ven Prozess hingeben können, unabhängig der
Disziplin, sei es Musik, bildende Kunst, Wissen-
schaft oder beispielsweise Wirtschaft. Entspre-
chend hat es davor eines ofenen, anregenden
und zum Austausch ermutigenden Nährbodens
mit gezielter Moderation bedurft, um ein gemein-
schaftliches Gedankenspiel aus subjektiven und
objektiven Elementen zu erlangen. Hier habe ich
die Balance gelernt, mein vorher wildes freies
Spiel besser abzuwägen und damit gezielter zu
lenken und gleichzeitig die Abwägungen mit der
Freiheit des Spiels zu bereichern.
Eine wichtige Frage war, in welche Richtung es
künstlerisch gehen soll. Wohin möchte ich mich
entwickeln? Was ist Illustration und was kann sie
für mich eröfnen? Positioniere ich mich als frei
schafende Künstlerin oder als Illustratorin, und
worin liegt genau der Unterschied? Muss ich
mich auf angewandte Kunst versteifen? Diese
Fragen begleiteten mich durch das Studium hin-
durch bis zur Bachelor-Arbeit, in welcher ich
meine künstlerische Vielseitigkeit nicht als Unsi-
cherheit im eigenen künstlerischen Werdegang,
sondern als meine Stärke und Freiheit positio-
nieren wollte. Diese wichtige Aufarbeitung und
Wesensentwicklung war nur möglich dank der
erlernten Forschungsmethoden und meiner bei-
den Betreuerinnen Prof. Friederike Groß und
Prof. Dr. Gora Jain, welche mir auf meinem Weg
der Erkenntnis aus ihrem umfassenden Wissen
zu angewandter Illustration, Forschung und frei-
er Kunst zur Seite standen.
Mithilfe eigener Recherchen konnte ich viele

künstlerisch-illustrativ Schafende und ihre Wer-
ke entdecken und analysieren, welche sich ganz
klar nicht auf einer Seite positionieren, sondern
frei und projektgebunden ihre Methodik und Äs-
thetik wählen. Dabei stellte sich heraus, dass
sich die Forschungsmethoden der Illustration in
einem breiten Spektrum an Praktiken zu bewe-
gen vermögen und deren Umfang an Aktivitäten
frei wählbar in Kombination und Anzahl zwi-
schen theoretischen, studierenden, praktischen
und kreativen Aktivitäten sind. Inzwischen ver-
stehe ich sie als vielseitig und übertragbar, dem
Bedarf angepasst. Die oft zitierte Unterschei-
dung von Forschung in, durch und für Kunst und
Design von Christopher Frayling15 ist bezogen
auf meine Arbeit ein nützliches Modell, um zwi-
schen den Kategorien möglicher Forschungs-
praktiken zu diferenzieren.
Bestärkt durch die in meinem theoretischen Ab-
schnitt der Bachelor-Arbeit erlangten Rück-
schlüsse, wie Derridas „Dekonstruktion“ und Ad-
ornos „Ästhetische Theorie“, entschloss ich
mich dazu, den praktischen Abschnitt deutlich
abstrakter zu gestalten. Das Ziel war ein fertiges
Bilderbuch, welches die irische Fabel des Jamie
Freel, erstmals geschrieben von Letitia
Maclintock16, in einer von mir leicht veränderten
Fassung neu erzählen würde.17 Den Beispielen
der eingangs erwähnten Kinder- und Jugendil-
lustrator:innen und den analysierten Ästhetiken
von Max Ernst, Oliver Jefers, Barbara Yelin und
Susanne Janssen folgend, führte dies zum Ein-
satz von Techniken, die mich aktiv in den Zu-
stand des Spielens versetzten. Eine Mischung
aus Monotypie, Abklatsch, Collage wurden zu-
sammengeführt durch zeichnerische Elemente
zu einer intensiven, kreativen und von Überra-
schungsmomenten geprägten Arbeit.

Abb. 3: Jamie Freel, 2018, S. 11
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In früheren Arbeitsphasen hätte ich mich nicht
getraut, mich für eine so freie und nur teilweise
lenkbare Vorgehensweise zu entscheiden. Durch
das Studium war ich aber ausreichend mit Wis-
sen und Werkzeugen gestärkt, dass sich die Ar-
beit mit wichtigen und interessanten, forschen-
den Ansätzen unterfüttern ließ und so der Pro-
zess für den praktischen Teil der Bachelor-Arbeit
nicht nur zielloses Spielen wurde. Ganz im Ge-
genteil half dieses intensive Auseinandersetzen
mit verschiedenen Techniken zu neuen, besse-
ren Ideen zu gelangen. Jedes Ergebnis inspirier-
te den nächsten Versuch und brachte neue
Überlegungen für Kombinationsmöglichkeiten.
Mein früheres 'Galumphen' hatte sich – geför-
dert durch die im Studium erlernten Forschungs-
methoden – zu einem gezielten Spiel mit Zweck,
Ziel und Substanz entwickelt.
Während des Studiums in Hamburg entwickelte
ich die Idee für eine Graphic Novel, welche mich
nicht loslassen wollte. Erste Versuche, diese Ge-
schichte zu einem vorzeigbaren Werk auszuar-
beiten, fruchteten leider nicht im erhoften Maß.
Es kristallisierte sich heraus, dass weitere, ge-
zieltere Werkzeuge und Mentoren dabei unge-
mein helfen könnten.18 Hinzu kam, dass mich
das Bilderbuch in seinen unterschiedlichen,
grenzenlosen „Rahmengebungen“19 gefesselt
hatte und zum weiteren Forschen anregte. Das
Ziel, die Geschichte als fnale Arbeit zum For-
schungsobjekt und Ausgangspunkt zu bearbei-
ten, sehe ich als ein engeres und noch gezielte-
res Projekt zum bisherigen Forschen an, wel-
ches in vielerlei Hinsicht deutlich angewandter
war.
Ein großer Teil der theoretischen Recherche und
Arbeit lag beispielsweise auf der zeitlichen Ver-
ortung der Geschichte, den visuellen Darstel-
lungsmöglichkeiten und der Analyse von ge-
wählten Ästhetiken anderer Illustrator:innen. Die
Frage, wie Geschichte, Dialoge, Szenen und
Zeitdarstellung zu einem Werk zusammenkom-
men können, ging einher mit der Frage der Dar-
stellungsoptionen von Zeit und Raum: Wenn die
Geschichte auf subtile Weise in den 1980er Jah-
ren stattfnden soll, um eine letzte und mir be-
kannte analoge Epoche darzustellen, wie soll die
Umgebung erscheinen, ohne zu sehr Marken
und Stil visuell zu integrieren? Wähle ich einen
mir bekannten und begehbaren Ort, um visuelle

Referenzen erarbeiten und somit Authentizität
besser suggerieren zu können oder wähle ich
eine Umgebung, die, wie mit entsprechenden
Recherchen begründbar, eine größere Audienz
ansprechen könnte?

Abb. 4: The Foxden, Intro Chapter 3, 2021, S. 48

Die Ergebnisse, die Graphic Novel The Foxden
und das künstlerische Buch Jamie Freel stellen
einen Beweis dafür dar, dass diese Projekte
ohne ein zielorientiertes Forschen und Studium,
ohne die Grundlagen und erlernten Methoden,
aber auch ohne den Mut, freier zu experimentie-
ren und zu spielen, nicht möglich gewesen wä-
ren.

Fazit
„I need some space to think and live and have gene-

rative conversations and do things, and then I’ll make

something, but I can’t tell you what it is just yet.“

– Alexandra Bell –

Gestärkt durch das Studium und bestätigt durch
viele Erfahrungen lebe und arbeite ich achtsam
und bewusst, ausgestattet mit mehr efzienten
Werkzeugen als je zuvor und versuche mich an
aktiver 'Wahr-nehmung' Dies hat sich in häufg
gewordenen Spaziergängen intensiviert – ganz
den Gedanken Thoreaus folgend. Inspirierende
Dinge und Gedanken halte ich auf unterschiedli-
che Weisen fest; ich spiele mit ihnen herum, for-
sche, suche und schafe Querverbindungen.
Deutlich kristallisiert sich für die eigene künstleri-
sche Praxis der fießende Übergang zwischen
beiden Puzzleteilen heraus, die in der Einheit
mehr sind als im Einzelnen.
Ich möchte sogar noch weiter gehen: Es ist mei-



Regina Mayr Impulse & Improvisationen kunsttexte.de  2/2022 - 8

ner Ansicht nach wichtig für schafende Künst-
ler:innen, Kunst auch forschend zu betreiben,
um so den aktuellen Diskurs aktiv mitzugestalten
und an existierenden und inspirierenden Gedan-
ken anknüpfen zu können. Gepaart mit der eige-
nen Inspiration, in neuen Kombinationen zu tes-
ten, mit ihnen zu spielen, zu 'galumphen', ist es
unabdinglich, um etwas Neues zu formen, das
Wert und Relevanz hat.
In einer solchen Schafung von Neuem entsteht
nicht nur Kunst per sé, hier entsteht vielleicht ein
wichtiger Ansatzpunkt, Inspirationen für andere
Schafende und eine Einladung für Diskurse.
Und das in sich selbst ist bereits ein essentieller
Beitrag zur Forschung.

Endnoten
1. Vgl. Miller, S. 92.
2. Vgl. Piaget, S. 90.
3. Vgl. Bateson, S. 145-246.
4. Vgl. Schiller, S. 359.
5. Was hier nicht als wertend missverstanden werden darf. 
Der Experte hat sein Wesen, seine Fähigkeiten und Fertigkei-
ten bereits erkannt. Er verwendet seinen durch einen langen 
Entwicklungsweg und entsprechenden Erfolg vorweisbaren 
geschärften Verstand.
6. Schiller, S. 327 f.
7. Ebd., S. 322 f.
8. Lebhaft sind mir die eigenwillig unruhigen Tusche-Illustra-
tionen von Winnie Gebhardt-Gaylers für beispielsweise die 
von Otfried Preußler verfassten Bücher Die kleine Hexe und 
Der kleine Wassermann noch vor Augen. Im selben Atemzug 
und mit selbem Autor sind mir die ebenso selbstbewussten 
Illustrationen von Franz Josef Tripp für Das kleine Gespenst, 
Räuber Hotzenplotz und beispielsweise Jim Knopf und Lu-
kas der Lokomotivführer im Gedächtnis und mit ähnlich mar-
kanter Strichführung Der glückliche Löwe illustriert von Ro-
ger Duvoisin. Wilhelm Busch, dessen grünes Buch immer 
neben dem 1982 erschienenen blauen Doppelband Vincent 
van Gogh. Sämtliche Gemälde stand. Bernadette Watts' ge-
schäftige und fligrane Werke mit ihrer besonderen Farbwahl 
und Mut für weiten, weißen Raum dazwischen, die Wimmel-
bilder von Ali Gutsch, die krakeligen und farbenfrohen Bilder 
von Janosch, mit einer anderen und sehr intensiven Farbpa-
lette die fächigen Werke Heinz Edelmanns, oder Alain Grée 
mit seiner ebenso eigenen und für ihn typischen Farb- und 
Formästhetik. Besonders die Mischtechniken von Wolf Erl-
bruch und noch mehr die surrealen Arbeiten von Hannah 
Höch eröfneten mir die Vielfältigkeit durch Collage. Später 
sollten dazu beispielsweise Carl Schulz und Bill Watterson 
sowie viele franko-belgische Comics hinzukommen, da für 
mich das Spiel mit der Linie einen weiteren großen Reiz aus-
übte. Albert Uderzo, Hergé und André Franquin sind weitere 
Beispiele meiner Kinder- und Jugend-Vorbilder.
9. Vgl. Gombrich, S. 130.
10. Vgl. Miller, S. 87-98.
11. Der Begrif ist aus dem Englischen entlehnt und taucht 
erstmalig 1872 auf, als Lewis Carroll ihn verwendete, um die 
Handlungen des Bezwingers des Jabberwocks in Through 
the Looking Glass zu beschreiben, welcher mit seiner schwe-
ren und grausigen Trophäe zurückkehrt: „He left it dead, and
with its head / He went galumphing back.“ (s. Lewis Carroll 
(Author) / John Tenniel (2003): Alice's Adventures in Wonder-
land and Through the Looking Glass, S. 328 f. London: Pen-

guin Classics.) Frank Berzbach schreibt in seinem Buch Die 
Kunst ein kreatives Leben zu führen in Anlehnung an Ste-
phen Nachmanovitch: „Es ist die Fähigkeit zur Improvisation,
von der die Kreativität lebt.“ (S. 170 f.) Im Merriam Webster 
Wörterbuch wird der Begrif von Etymologen als ein Neolo-
gismus abgeleitet aus dem englischen galoppieren (en.: to 
gallop) in Triumph (en.: triumph) mit Verweis auf Carroll als 
vermutlicher Erfnder (siehe Merriam-Webster. (n.d.). Ga-
lumph. In Merriam-Webster.com dictionary, https://ww-
w.merriam-webster.com/dictionary/galumph. (Abruf: 
19.11.2021).
12. Van Gogh, Vincent (1888). Portrait eines Dichters, Öl auf 
Leinwand, 60,3 x 45,4 cm, Musée d'Orsay.
13. Siehe van Gogh, S. 223.
14. Ganz nach Kants Vergleich eines einseitigen Gelehrten 
als Zyklop, dem das zweite Auge für eine bessere Perspekti-
ve fehlt. Vgl. Kant, S. 50.
15. Vgl. Frayling, S. 5.
16. Vgl. Maclintock, S. 52-57.
17. Die Entscheidung zu dieser Geschichte war ein bewuss-
ter Schritt, um auch meinem langen Aufenthalt in Irland zu 
würdigen, wodurch der Entschluss zum späten Studium mo-
tiviert wurde.
18. Nach langer Suche und mehreren erfolgreichen Bewer-
bungen an verschiedenen Universitäten stand der Ent-
schluss zum Studiengang des „Master in Children's Book Il-
lustration and Graphic Novels“ an der Middlesex University, 
welchen ich gestützt durch ein Stipendium und 2022 mit Dis-
tinction erfolgreich abschließen konnte.
19. Vgl. Kruse/Sabisch, S. 7 f.
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Zusammenfassung

Regina Mayr erläutert, welche wichtige Sonder-
stellung den Unerfahrenen im Anfängerdasein
zusteht und wie dieser Zustand freie Kreativität
fördert. Verfeinert durch erprobte und professio-
nelle Techniken sowie einem geschärften Blick
durch künstlerisches Forschen, kann dieser Zu-
stand in der Speerspitze der Professionalität ver-
lorengehen. Erlaubt sich die Künstlerin jedoch
weiterhin das Spiel und das Zurückversetzen in
den Zustand einer Anfängerin, so können sich
völlig neue Wege der Kreativität eröfnen.
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Regina Mayr, geboren und aufgewachsen in
Augsburg, lebte und arbeitete sieben Jahre in Ir-
land bis zum Studium der Illustration an der Uni-
versity of Europe for Applied Sciences in Ham-
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01/2018) oder das mehrsprachige Kinderbuch
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(2019, Amiguitos Verlag) fankieren ihren künstle-
rischen Werdegang. Sie lebt und arbeitet als
freischafende Künstlerin weiterhin in London.
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