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paperfile #15

MARTIN ASSIG 
ALICE DITTMAR 
KATI GAUSMANN 
JASON KAROLAK
CHRISTIAN ORENDT 
CHRISTINA PAETSCH 
PETER TORP 
MATHIAS WILD 

7. September 2019 — 5. Oktober 2019
Eröffnung Freitag 6. September 2019 | 19 Uhr

Veranstaltungen

Mittwoch | 25. September 2019 | 20 Uhr
HERBERT STATTLER | »WOHER KOMMEN DIE KLEINEN KINDER«
VORGESTELLT VON PROF. DR. MARGARETE VÖHRINGER

Freitag | 27. September 2019 | 20 Uhr
JÓZSEF A. TILLMANN / »BEOBACHTUNGEN IN ANDEREN WELTEN«
VORGESTELLT VON HANNES BÖHRINGER

Nach elf Jahren geht paperfile 2019 in die 15. Runde. 

Das Herzstück der Produzentengalerie oqbo | raum für bild wort und ton bietet eine sorgfältig ausgewählte Mischung von Zeichnungen, Fotografien, digitale Prints, 
Collagen und viele weitere Ausdrucksformen auf Papier. paperfile #15 ergänzt 2019 das Zeichnungsarchiv der Galerie mit Papierarbeiten von 8 Künstler*innen. 
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Container Love | Andreas Schalhorn

Ein Plan- oder Graphikschrank, also das, was im Englischen paperfile heißt, ist im Kunstbetrieb jenseits musealer Sammlungen von Zeichnungen und Druckgra-
phik durchaus keine Seltenheit. Planschränke finden sich etwa in den Verwaltungs- und Nebenräumen von Galerien, Artotheken oder Kunstvereinen. Doch ist die 
direkte Nutzung durch die Öffentlichkeit nur im Ausnahmefall möglich. Die eigentliche Musik spielt ohnehin in den Ausstellungsräumen, in denen dann großforma-
tige Gemälde, Skulpturen oder (Video)Installationen gezeigt werden. In der Regel sind es – in den kommerziellen Galerien – gerade auch diese Arbeiten, die das 
mehr oder weniger große Geld bringen, während die Zeichnungen in den Schubladen bisweilen eher den Status von preislich moderaten Beigaben besitzen. 
Das „Modell oqbo“, das dem Graphikschrank, in dem Zeichnungen zahlreicher KünstlerInnen auf mehreren Ebenen in Mappen gelagert sind, eine so prominente, 
ja sinnstiftende Rolle zuweist, ist eine andere, ganz besondere Sache. Sicherlich nicht ganz ohne Vorläufer: Zu erinnern ist an die seit einigen Jahren nicht 
mehr existierenden Galerie Völcker & Freunde in der Auguststraße 62, in der der Verfasser wohl im Jahr 2003 auf einen mit Zeichnungen moderner und zeitge-
nössischer KünstlerInnen bestückten, etwa hüfthohen Metall-Planschrank stieß, der nach den Vorstellungen des Galeristen Wolfram Völcker so etwas wie das 
Herzstück seiner Galerie sein sollte. Dazu angeregt wurde Völcker durch die Mitte der 1990er Jahre in Williamsburg/Brookyln gegründete Galerie Pierogi (www.
pierogi2000.com), die als entscheidende Plattform ihrer Arbeit bis heute die Flat Files begreift, also Planschränke, die für Flachware jeglicher Art zum Behälter 
werden, der – wie bei oqbo - auch online durchstöbert werden kann. Zur Füllung der Schubladen dienen neben Zeichnungen, druckgraphischen Editionen und 
malerischen Arbeiten auch Fotografien. (Von 2006 bis 2008 war Pierogi übrigens in Leipzig in der ehemaligen Baumwollspinnerei mit einer Filiale vertreten.) 
Was den Projektraum oqbo, der übrigens ja auch noch in „bild“ (Ausstellungen), „wort“ (Vorträge und Lesungen) und „ton“ (Konzerte) kategorisierte Veran-
staltungen realisiert, ganz sicher mit Pierogi verbindet, ist die Idee, die paperfiles als Speichermedium zu nutzen, das durch Austausch und Anreicherung mit 
völlig unterschiedlichen Arbeiten auf Papier von immer wieder neuen, unbekannten, bekannteren und im Kunstmarkt arrivierten KünstlerInnen eine permanente 
Aufladung erfährt. Jeder Planschrank bildet eine Batterie sui generis – um es ein wenig im plastischen Geist von Joseph Beuys zu sprechen, dessen skulpturale 
„Fond“-Arbeiten mir hier besonders in den Sinn kommen. 

Die in den paperfiles gespeicherte Energie in Form künstlerischer Kreativität erfährt derjenige, der sich die Zeit nimmt, wenigstens eine Schublade auf ihren Inhalt 
hin zu erkunden und auf diese Weise in Format, Papier und Technik durchaus unterschiedliche Papierarbeiten ohne trennenden Rahmen aus nächster Nähe 
zu erleben. Dies setzt bei den Nutzern von paperfile eine gewisse Muße und Aufmerksamkeit voraus. Ein schneller Blick, mit dem sich etwa die Werke in einem 
Ausstellungsraum abtasten lassen, ist nicht möglich beziehungsweise sinnvoll. Achtsamkeit und Entschleunigung, um es modisch zu labeln, sind eindeutig von 
Vorteil. Doch deren Einsatz rentiert sich: Je mehr man sich, die Hände in weiße Handschuhe gehüllt, in die erst einmal unbekannten Schätze (oft kleinformatige 
ästhetische Sprengsätze sui generis) in den Schubladen vertieft, indem man diese aushebt und ans Licht bringt, desto mehr vergisst man Zeit und Raum um sich 
herum – auch wenn viele der Zeichnungen auf ihre Art von Zeit und Raum, von Körper und Sehen handeln. Und neues Sehen lehren. 
oqbo versteckt dabei seine Planschränke nicht im stillen Kämmerlein, sondern geht immer wieder dahin, wo es laut und rummelig sein kann und konzentrierte 
Kunstbetrachtung scheinbar nicht so leicht gelingt: Auf die Kunstmessen. Gerne erinnere ich mich an die Präsentationen 2012 auf der Kunstmesse Preview in 
einem der großen Hangars des ehemaligen Flughafen Tempelhof. Im Kontext der Kojen und Stände stellten die tischhohen paperfiles einen Ruhepol dar, mar-
kierten einen Ort der Konzentration. Dabei eröffnen sich – ob in der Brunnenstraße oder auf Reisen – mit jeder Schublade neue Perspektiven auf die gegenwärtige 
Zeichenkunst nicht nur in Berlin, die auf diese Art und Weise eine offene Plattform bekommt, wie sie der Kunstbetrieb ansonsten nicht bieten kann. Daher sind – in 
Namen der Zeichnung und ihrer Verbreitung als autonome Kunstform – oqbo und seinen papierfiles noch viele Jahrzehnte des Wirkens zu wünschen!

Dr. Andreas Schalhorn (Kurator für zeitgenössische Kunst am Kupferstichkabinett der Staatlichen Museen zu Berlin)

paperfile #12 2016 paperfile #10 2014



Martin Assig

Mein Telefon stand durch ein Kabel mit der Wand verbunden auf dem Schreibtisch. Früher hatte die Verbindung 
zur Welt ihren festen Platz. Beim Gespräch am Telefon begann die Hand zu zeichnen. Sterne, Gitter, Durchkreu-
zungen und Wiederholungen suchten sich ihren Ort. In der Hochschule noch die Zeichnungen des Studiums, des 
Vereinbarten, hier nun Striche, Linien aus dem Inneren. Ganz körperlich berührte mich das so Gezeichnete. Das 
stellte alles Gelernte in Frage, war der Anfang von Eigenem.
Ein Pinsel mit Tusche berührt das leere Papier. Im Sitzen oder im Stehen, übergebeugt, die Fläche im Blick, 
zeichne ich. Durch Bewegung der Finger entsteht eine Linie. Gespannt verfolge ich ihren Verlauf mit den Augen. 
Meine Vorstellung bestimmt die Geschwindigkeit ihrer Ausdehnung. Der Abrieb, das Einsickern der Farbe, teilt 
das Papier in Schwarz und Weiß. Mein Körper spürt die Spannung zwischen Papier und Linie, Gewichte werden 
nachvollzogen und der Geist prüft die Form. Ich beobachte, lasse geschehen und entscheide. Material verwan-
delt sich in Zeichnung, Papier und Farbe werden Zeichnung, sind nun Anschauung und Gegenstand.
Die Zeichnungen werden mir ein Gegenüber. Eigenständig geworden, spiegelt sich das Gezeichnete mir fremd 
zurück. Immer wieder noch mal, immer mehr, immer weiter zeichnen.      Martin Assig 2016
 

Lotte, zwei | 23 cm x 16,3 cm | Tusche auf Papier | 2016



Alice Dittmar

Into the Void via the Lands
Aus dem Dazwischen yon Stadt und Land und yon Deutschland und China wollen wir uns einen Weg in die 
Leere erarbeiten. Wir befinden uns in einem Schwebezustand, der uns an Bodengewinnen lässt. Wir sind 
hier und dort, der Zeitraffer der Überbrückung versetzt uns aus dem verkopften Metropolentrubel hinaus in 
die Vorstellungen von Wald und Berg. Nebel zieht auf, wir suchen ihn, um einzutauchen, um loszulassen, um 
zu sehen, was sich in ihm verbirgt, um es dann einzufangen mit Linse und Stift, mit den ldeen der Alten aus 
unserer heutigen Sicht. 

Void Lands ist ein gemeinsames Projekt zwischen Alice Dittmar und Stefanie Thiedig.
In den Nebel, in die Berge, in den Wald, in die Natur. Die Fotos Stefanie Thiedigs sind im Tiantai-Gebirge in 
der Provinz Zhejiang entstanden. Der Weg dorthin führte von Beijing über Hangzhou.

Ihre gemeinsame Arbeit besteht aus einer Serie von 8 ausgewählten Fotografien, die von Alice Dittmar zeich-
nerisch überarbeitet werden: Durch den mehrfachen Auftrag des Kugelschreibers auf Fotografie entsteht 
eine Spiegelfläche, die, den Umraum reflektiert oder bei dem – z.B. bei nur einfachem flächigem Auftrag des 
Kugelschreibers –eine minimale Ornamentstruktur entsteht, die die Formatfläche mal dichter, mal weniger 
dicht füllt und die mit der zu Grunde liegenden Struktur der Landschaft aus der Fotografie verschmilzt. 
 

Void Lands | 27 cm x 40 cm | mit Kugelschreiber übermalte Fotografie von Stefanie Thiedig | 2018/19



Kati Gausmann

Die künstlerische Praxis der Berliner Künstlerin Kati Gausmann verbindet zeichnerisches, skulpturales, instal-
latives und performatives Handeln. Ihre praktische Arbeit wird begleitet von theoretischer Auseinandersetzung. 
Künstlerische Expeditionen sind Teil ihres Arbeitsprozesses.

Seit vielen Jahren stehen die Bewegungen der Erde und ihrer Oberfläche, deren räumliche und zeitliche Relation, 
die sich ergebenden Formen und Strukturen und der Mensch als Teil dieser Prozesse im Zentrum ihrer künstle-
rischen Arbeit.

Die Erde als einen plastischen Körper in Bewegung zu denken, als Material in steter Veränderung, auf das und 
in dem Kräfte formbildend wirken, fasziniert Kati Gausmann ebenso wie die Tatsache, wie wenig der Mensch von 
vielen dieser Erdbewegungen wahrnimmt, in die er unausweichlich eingebunden ist.

aha | 30 cm x 76 cm | beidseitige Radierung | 2019



Jason Karolak

The process of drawing and the use of line are at the core of my practice. I draw on a regular basis in 
an exploratory mode, in order to develop vocabulary and to generate ideas for paintings. The drawings 
are made with ink on paper. At times they begin with a light ink wash over the whole surface, and linear 
elements are applied with sticks, quills, and liner brushes. The process is fluid and direct. The forms in the 
drawings appear abstract and geometric, but are sourced from specific locations, objects, and images in 
the world. These get transformed, stripped down, and distilled through a series of iterations, sometimes 
leaving a residue of the original information.

Untitled (D-1713)| 23 cm x 18,5 cm | ink on paper | 2017



Christian Orendt

...„Bemerkenswert ist in dieser zeichnerischen Malerei die Präzision der Mittel und Gefüge, die aus diesem Blatt 
ein künstlerisches und poetisches Ereignis macht, wie es grundlegend ist für die Arbeiten von Christian Orendt. 
Es ist glücklich zu nennen, wie sich Grau, Rot und verschiedene Weißtönungen hier zu- und miteinander verhal-
ten, wie die Bewegungen zwischen Statik und Lärm korrespondieren und wie sorgfältig das Text-Bild-Verhältnis 
ausgelotet wird, ohne sich aufzudrängen. Diese Text-Bild-Ausgewogenheit ist das sich immer wieder überraschend 
zelebrierende Merkmal für die gesamte Zeichnungsmalerei des Künstlers. Gerade weil die Schrift für ihn zumeist 
als Ausgangspunkt und Denkrahmen für das Bild gilt, ist es umso erstaunlicher, wie zurückhaltend, undramatisch 
sie oft auftritt.

Häufig muss der Betrachter sie, wie auch die Figuren und Dinge, regelrecht suchen oder entziffern, was Sinn ergibt, 
da die Wörter selbst immer schon Sinn ergeben wollen und daher besser klein gehalten werden sollten. Das Auge 
fährt also über die Oberfläche, die für den Künstler oft eine intensive, bewegte Monochromie, eine eigenfarblich ma-
terialisierte Fläche ist, welche die spezifische Tonlage des jeweiligen Bildes bestimmt. Sie bildet so etwas wie einen 
atmosphärischen Denkraum heraus, in dem die Äquivalenzen von Figuren, Landschaften, Dingen und Wörtern ihre 
Lebendigkeit und eigenwillige Farbigkeit entfalten können”...
( aus dem Katalogtext Bergen, verbergen, entbergen von Michael Glasmeier )

Ha Ha | 23,7 cm x 19 cm | Aquarellfarbe, Acrylfarbe und Graphit auf Papier | 2018



Christina Paetsch

...„Christina Paetsch transfomiert Partikel, die sie aus eigenem Seherlebnis, Riechen, Fühlen, küchenmeisterli-
cher Forschung sowie von Projektionen auf Alltagsgegenstände, Blumen, Blüten, Gemüse und Fleisch her kennt. 
Sie ignoriert dabei die gebahnten Wege. Authentizität und Künstlichkeit sind bei ihr miteinander wirkungsästhe-
tisch unaufhebbar verstrickt. 

Am liebsten schlägt sie sich durch jenes geheimnisvolle Dickicht der Bildelemente, das die Assoziationsleistung 
der Rezipienten am deutlichsten auslöst. Mit einer Animation des flüchtigen Blicks gibt sie sich nicht zufrieden. 
Ihr konzeptuelles Ziel ist die Verbindung eines Maximums an Bildforschung und Emotionsforschung, eine erfühlte 
Überreinstimmung von Welt und Ich in digital konstruierten Bildern”...
Christoph Tannert aus dem Katalog GENAU SO UND ANDERS, 2019

Geschmolzen | 40 cm x 50 cm | Digital Fine Art Pigmentdruck 1/3 | 2019



Peter Torp

Wenn Peter Torp zeichnet, dann geschiet dies meist in Folgen, die ihm die Möglichkeit eröffnen, seine Ansichten 
präzise zu entwickeln und in sich kreuzenden Einfällen darzustellen. Einmal am Thema sitzend, arbeitet er zwar 
mit traditioneller Gradlinigkeit und umkreist sein Ziel mit Bleistift oder Aquarellfarbe, die Ergebnisse entsprechen 
jedoch keineswegs Gewohntem: Da halten sich Konstruktion und Destruktion die Waage, Brechungen und Um-
wege konterkarieren den zielorientierten Verlauf bildnerischen Erzählens und jeder noch so normale Beginn 
windet sich alsbald durch ein Labyrinth absurder Vorgänge und merwürdiger Kostellationen. Dabei paaren sich 
Augenlust und Freude am geistreichen Spiel für den Betrachter auf das Vorteilhafteste, ganz so, als versuche da 
einer, aus illusionsarmer Gegenwart ein Märchen zu destillieren.

Die Zeichnungen zeigen rätselhaftes Personal bei merkwürdigem Tun und unterstreichen damit das, was sie im 
Grunde sind: Bilderrätsel. Mit etwas Neugier, Ausdauer und ein wenig kombinatorischem Geschick kann man die 
im Rebus verschlüsselten Zitate „knacken“ und den Autoren der von Torp gewählten Zitate folgen. Eine notwen-
dige Voraussetzung für den ästhetischen Genuss der Bilder ist dies jedoch nicht. Im Geviert der Blätter exerziert 
Peter Torp seine bildnerischen Möglichkeiten in immer neuen Einfällen. Dabei sprudelt die Figuration durch die 
Grenzbereiche von Rationalem und Irrationalem.   Erik Stephan

Wespen 1 | 67,2 cm x 52 cm | Aquarell auf grundiertem Papier | 2017



Mathias Wild

Mathias Wilds Arbeiten auf Papier unterminieren eigensinnig und lustvoll das Grenzwächtertum der Disziplinen. Immer wieder und im-
mer wieder neu verbinden sich in und auf dem Blatt die Prozeßhaftigkeit, die Spontaneität und Offenheit der Zeichnung mit den Mitteln 
der Malerei. Im Spiel und Widerspiel der Gegensätze der traditionellen Bildmedien, im Zwischenreich zwischen Figur und Abstraktion, 
zwischen den Linien und den Flächen formt sich eine fragile Einheit. Diese zeichnerischen/malerischen Erkundungen setzen das halt-
lose Abenteuer der Wahrnehmung zwischen Nähe und Ferne ins Licht: Wie im Paradox balancieren die Arbeiten Reduktion und Fülle, 
Zerstreuung und Konzentration zu einer verdichtenden Reflexion. Nichts scheint hier vorgefertigtes Kalkül, alles was durch und in der 
Zeichnung, in der Malerei hervorkommt, alles was da in den Linien, in der Farbe und ihrer Form und in ihrem Ineinander entsteht, sieht 
so aus, als müssten wir erst wieder beginnen, es sehend zu verstehen. Die Arbeiten führen so - auch - in die (Poeto-)Logik des Bildes, 
des Bildens, das in aller Freiheit Spielräume für Intensitäten, Stimmungen, Atmosphären zur Anschauung bringt. In dieser mobilisierten 
Wahrnehmung werden wir zusehends frei und vorbehaltslos gegenüber unserer Welt, die wir zu kennen glauben. Jedes Blatt ist wie ein 
Aufbruch in unbekanntes Terrain, wird zu einem Einfallstor für die Wendung des Bildes auf ein anders hin. Das Bildfeld ist ein weiter 
Möglichkeitsraum. Rückhaltlos und offen empfängt und gibt Mathias Wild Formereignisse - Korrelate für die Vielfalt menschlicher Situ-
ationen und Empfindungen - die das komplexe Verhältnis von Kalkül und Form, von Geste und der Spur einer Bewegung immer neu 
ausbalancieren. Solchem Begriff der Spur korrespondiert das Gespür des Künstlers: eine „ratio incerta“, die sich dem nicht Fixierbaren 
und seinen besonderen Luziditäten annähert.

Auf jedem Blatt begegnen sich Präzision und ihre Auflösung. Zufällige Findung, Realitätspartikel, der zeichnerische Strich, der nuancierte 
Einsatz der Farbe erspielen wechselweise ein assoziatives Bildgefüge. Der Bildraum wird zur (fremden) Gegend, mobilisiert, belebt. Es 
sind Konstellationen, die in der Verbindung von Elementen, in ihrer gegenseitigen Verquickung etwas Neues vor- und herstellen und 
auch hier gibt es keine festgefügte Struktur. Man tritt ein in ein bewegtes und bewegliches Ereignis, das wie selbstverständlich diesseits 
und jenseits der Grenze des Bezeichnens tanzt, ohne auf eine Seite reduzierbar zu sein. Mathias Wild entfaltet ein Inventar der bildne-
rischen Möglichkeiten, das nicht auf verordnete Ordnungen hereinfällt, sondern flexible, wandelbare Vorschläge des Zu-Sehen-Gebens 
bereithält, die dem Nebeneinander, dem Zugleich, der Simultaneität unterschiedlicher Perspektiven auf die Welt Raum gibt. Solche Bilder 
richten sich auf die Sichtbarmachung einer Potentialität, auf das noch unbekannte Residuum anderer Möglichkeiten. Kunst lässt etwas 
noch nie Dagewesenes in Erscheinung treten. Bevor es das Kunstwerk gibt, gibt es keinen Inhalt, der „zum Ausdruck“ gebracht wird. Das 
Ereignis, das durch die Zeichnung, im Material erst hervorgerufen wird, ist zugleich der Gehalt des Bildes: Kunst schlägt als sinnliches 
Werden, als empfindendes Denken neue, „offene Stellen“ auf. Sinn/Inhalt kommt erst im Sichtbaren zum Vorschein als ein stummes 
Gespräch der Linien, der Flächen, der Farben untereinander, als ein Erinnerungsangebot zurück zu anderen Werken oder sogar voraus 
zu Bildern, die wir noch nicht haben. Wilds Werkgruppen kommunizieren auf vielfältige Weise untereinander, eröffnen ganz unterschied-
liche Sichtweisen des jeweiligen künstlerischen Ergebnisses. Neue Lösungen wirken zurück auf die Wahrnehmung bereits vorhandener 
Arbeiten. Jede Gruppe, jedes Blatt von Mathias Wild spricht aus sich, spricht sich aus, und ist eine Einladung, einzutreten und an 
dieser vielstimmigen Konversation teilzuhaben.  Dorothée Bauerle-Willert
 

o.T. | 70 cm x 100 cm | Gouache, Aquarell, Bleistift, Farbstift  | 2013
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