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«Ohne Titel», 2009, Tusche auf Papier, 29 × 20 cm 
→ «Ohne Titel», 2009, Acryl auf Holz, 140 × 200 cm
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«Ohne Titel», 2010, Acryl auf Holz, 106 × 124 cm«Ohne Titel», 2010, Acryl auf Holz, 106 × 124 cm
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«Ohne Titel», 2009, Tusche auf Papier, 59 × 42 cm 
→ «Ohne Titel», 2010, Acryl auf Holz, 140 × 200 cm«Ohne Titel», 2009, Tusche und Collage auf Papier, je 59 × 42 cm
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«Das Ganze ist viel mehr als die Summe seiner Teile»  
(verkürztes Zitat aus Metaphysik VII 17, 1041b)1. Das be-
rühmte Zitat des griechischen Philosophen Aristoteles 
passt zu Vielem, insbesondere auch zu den Arbeiten von 
Valentin Magaro, dessen grossformatige Zeichnungen 
und Gemälde eigentliche Wimmelbilder sind, welche ein 
satirisches Abbild der modernen Lebenswelt darstellen. 
Die Menschen und ihre psychologischen Ängste und Ab-
gründe stehen im Zentrum des 1972 in Münsterlingen 
geborenen und seit 1996 in Winterthur lebenden Künst-
lers, der sich selber als Realist bezeichnet und wahrlich 
ein scharfer Beobachter des Zeitgeschehens ist. Zugleich 
besitzt er eine unbändige Fantasie und schöpft daraus ab-
sonderliche, bisweilen monströse Wesen (Abb. 1), wel-
che er mit Gegenständen und Figuren der realen Welt auf 
einer Bildfläche kombiniert, so dass darauf eine Art mo-
dernes Welttheater entsteht. Seine Werke lassen sich als 
Bühne lesen, auf denen sich eine Tragikomödie abspielt. 
Die Darstellung reflektiert und parodiert die Wirklichkeit. 
Und hinter allem steht die Frage: Was war eigentlich zu-
erst: Die Welt oder ihre Vorstellung? Gibt es einen Plan? 
Gibt es einen Regisseur, der das alltägliche Theater denkt 
und lenkt? Gibt es Gott?

ZEITGEIST UND TRADITION

Das Nachdenken darüber, was zuerst war, die Welt oder die 
Vorstellung von ihr, impliziert die Frage nach der Entste- 
hung. Gab es einen Schöpfer? Gibt es einen Gott? Ist 
Gott ein Künstler? 1998 lancierte die britische Musik-
gruppe Faithless ihren Trance-Hit «God Is a DJ». Valentin  
Magaro, der heute noch in einer Band E-Bass spielt, be-
wegte sich damals als junger freischaffender Künstler 
in der Zürcher Technoszene. Der Sound inspirierte ihn 
zu Bildern, die das Lebensgefühl seiner Generation, den 
urbanen Lebensrausch, zum Ausdruck brachten. So war 
die Jugendkultur Ende des 20. Jahrhunderts wesentlich 
 durch Cyberspace und Computeranimation, Trance- und 
Techno-Sound sowie Konsumlust und Körperkult ge-
prägt. Das Ende des Kalten Krieges und die wirtschaft-
liche Prosperität hatten diese kollektive Entgrenzung  
ermöglicht, die mit den Anschlägen vom 9 / 11 erschüttert 
und mit dem Börsencrash von 2007 ein jähes Ende nahm. 
Magaro bewegte sich damals am Puls der Zeit und tut dies 
noch heute. Er verflicht in seinen Werken alltägliche Er-
lebnisse und persönliche Fantasien mit Motiven aus der 
europäischen wie auch aussereuropäischen Kunst- und 
Kulturgeschichte. Als zeitgenössischer figurativer Maler 
verbindet er Tradition mit Innovation.

Magaro hatte nach dem Vorkurs an der Schule für Gestaltung 
in St. Gallen und in Romanshorn von 1992 bis 1996 die 
Fachklasse für wissenschaftliches Zeichnen an der Schule 
für Gestaltung in Zürich besucht, bevor er sich 1996 als 
Künstler selbstständig machte. Bis 2002 war er darüber 
hinaus als archäologischer Zeichner im Nebenamt tätig. 
Sein Œuvre umfasst neben Acrylmalerei, Zeichnung und 
Collage auch Papierobjekte. So entstanden beispielsweise 
2008 absurde Modell-Architekturen aus bedrucktem 
Papier. Nach einem Aufenthalt im Steindruckatelier von 
Thomi Wolfensberger in Zürich wurde das Prinzip der 
gefalteten Papierobjekte 2012 mit der Technik der Litho-
grafie erweitert (Abb. 2).

Schon früh fand er zu seiner eigenen künstlerischen Hand-
schrift mit exakten Umrisslinien, einer intensiven 
Farbgebung, die an Neon- und Bildschirmbeleuchtung 
gemahnt, sowie verschachtelten Bildräumen, die versatz- 
stückartig mit figurativen, ornamentalen und architek- 
tonischen Elementen besetzt sind. Die für ihn typischen  

Stilmerkmale verdichten sich in seinen Bildern zu einem 
labyrinthischen Gefüge. Das Gefühl von Entrücktheit  
und Schwerelosigkeit, ausgelöst durch leere Bildflächen,  
weicht nach der Jahrtausendwende einer luftabschnei- 
denden Beklemmnis. Die Bildelemente sind nicht mehr 
freigestellt oder gar freischwebend, sondern stossen hart 
aufeinander bzw. durchdringen und überlagern sich. Die 
Bizarrerie seiner Bildwelten relativiert die Dramatik des 
Lebens mit versöhnlicher Geste selbst dort, wo die Drama- 
tik überwiegt, wie beispielsweise in seinem gezeichneten 
Totentanz-Reigen (Abb. 3), wo eine Vielzahl seltsamer 
Bestiarien vorkommt. Mit Humor und Fabulierfreude  
dekliniert der Künstler die Darstellungsmöglichkeiten des  
Grotesken, um es bildhaft zu bannen.

DAS BILD ALS LABYRINTHISCHE 
BÜHNE DES LEBENS

Magaros Werke sind konstruierte Modellwelten, welche 
die Ängste und Sehnsüchte des heutigen Menschen ver-
klausuliert ausdrücken. Vor allem aber widerspiegeln sie 
die Unübersichtlichkeit des Lebens, das sich einschliess-
lich des Schönen wie auch des Hässlichen niemals in sei-
ner ambivalenten Gesamtheit erfassen lässt. Seine Schöp-
fungen enthalten keinen Sinnzusammenhang, nur eine 
schwindelerregende Anhäufung von disparaten Versatz-
stücken, die sich einer schlüssigen Deutung entziehen. Die 
Bedeutung liegt in der Projektion der Betrachterin oder 
des Betrachters. Zurückgeworfen auf sich selbst, bleibt 
das Publikum in einem ratlosen Schwebezustand, mit-
unter am Rand eines schwindelerregenden Abgrundes, 
der den Blick ins Unbekannte und Unfassbare lenkt.

Im Verlauf der Jahre hat Magaro ein immenses Motiv-
repertoire entwickelt und angesammelt, welches ihm 
als Ausgangspunkt für seine von ihm erdachten und er-
schaffenen Welten dient. Die Entwicklung seiner Bild-
motive erfolgt aufgrund von spontanen Skizzen, die er 
auf losen Blättern festhält und anschliessend im Atelier 
zum Teil am Leuchtpult überarbeitet, variiert und mit an-
deren Ideen kombiniert. Seinen Gemälden gehen oft un-
zählige Kompositionsentwürfe und Detailstudien voraus. 
Ein Grossteil der experimentellen Zeichnungen, die der 
Künstler in Tusche, Bleistift, Buntstift und gelegentlich 
Tipp-Ex ausführt, sowie die meisten Collagen sind voll-
gültige Kunstwerke, die sich einer grossen Fangemeinde 
erfreuen. Sie geben nicht nur Aufschluss über seine 
Arbeitsweise, sondern faszinieren durch ihre meister-
liche Ausführung (Abb. 4). Vor allem bei den Tusch-
zeichnungen erkennt man das solide, von der Pike auf 
erlernte Handwerk des wissenschaftlichen Zeichners. In 
Magaros Gemälden ordnet sich die Farbe der Zeichnung 
unter, deren Präzision dem Schnitt eines Seziermessers 
gleicht. Seine Malerei ist bunt, jedoch nicht expressiv: 
Selbst hochemotionale Sachverhalte wie Sexualität und 
Tod wirken bei ihm nüchtern. Die Faszination für Erotik, 
Begehren und Nacktheit in Kombination mit Schrecken 
und Schauer zieht sich wie ein roter Faden durch seine 
Bildwelt.

MEMENTO MORI

Eine wichtige Inspirationsquelle ist das eigene Familienleben. 
So zeigt beispielsweise jenes grossformatige Gemälde,  
das sich im Besitz der Kunstsammlung der Stadt Winter-
thur befindet (Abb. 5), ein Interieur mit seiner entspannt 
in einem Lehnstuhl sitzenden Frau, welche dem über-
dimensionalen, beinahe überquellenden Blumenbouquet 

M O D E RN E S  WE LTT H EAT E R
Lucia Angela Cavegn

1 https:// 
beruhmte-

zitate.de/ 
zitate/130993- 

aristoteles- 
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keine Beachtung schenkt, wohl aber dem Bildschirm, der 
dasselbe Muster aufweist wie ihr Kleid. Durch den völlig 
aus den Fugen geratenen Bildraum eilt ein junger Mann, 
die behagliche Ruhe durchbrechend. Das Bild spielt mit 
Versatzstücken der klassischen Genremalerei. Dadurch, 
dass die natürlichen Grössenverhältnisse und die perspek-
tivische Richtigkeit negiert sind, nimmt das Bild, zumal in 
dunklen Farbtönen gehalten, somnambule Züge an. Auch 
Die Badeszene (Abb. 6), die er 2015 für die Ausstellung im 
Museum Rosenegg in Kreuzlingen schuf, kippt mit dem 
ins Wasser springenden Schwimmer, der ins Bodenlose 
zu stürzen scheint, ins Unheimliche. Der Künstler ver-
bringt jedes Jahr mit seiner Familie die Sommerfrische 
in einem kleinen Badehaus am Kreuzlinger Bootshafen. 
Das Bild ist somit biografisch motiviert. Doch als ob er der 
Idylle misstraue, baut er auch hier perspektivische Fall-
stricke ein, ja noch mehr: Im Ruderboot grinst einem ein 
totenkopfähnliches Gesicht entgegen.

Der Tod taucht in vielen seiner Arbeiten auf. Er scheint all-
gegenwärtig zu sein, hinter jeder Ecke auflauernd, immer 
wieder eine andere Fratze tragend. Die dämonischen 
Gestalten in Form von insektenhaften Wesen (Abb. 7), 
langzahnigen Katzen und anderen furchteinflössenden 
Viechern deuten auf die grundsätzliche Gefährdung all 
dessen hin, was uns lieb und teuer ist. Vielleicht liegt genau 
darin der Grund, warum sich Magaro zurzeit mit der  
bis ins 13. Jahrhundert zurückreichenden Bildtradition 
der Schutzmantelmadonna auseinandersetzt. Im Som-
mer 2017 präsentierte er in der Galerie Adrian Bleisch 
in Arbon TG erstmals die siebenundzwanzig Blätter um-
fassende Serie, in welcher er das christliche Bildmotiv 
variiert und neu interpretiert. Die «aktualisierten» Ver-
sionen der Schutzmantelmadonna betonen weniger den 
Schutzcharakter als die Macht, die von der unverhüllten 
Weiblichkeit ausgeht (Abb. 8). Eros und Thanatos sind 
die grossen Eckpfeiler von Valentin Magaros Bildwelt; in 
ihr spielt sich nichts als das blanke Leben ab.

CHRISTLICHE BILDMOTIVE

Die Serie der Schutzmantelmadonnen markiert den Auftakt 
zu einer intensiven Beschäftigung mit christlichen Bild-
motiven. 2018 folgte ein Werkzyklus zum Thema «Das 
letzte Abendmahl», welcher 2019 im Gluri Suter Huus 
in Wettingen AG ausgestellt wurde. Wie bereits bei den 
Schutzmantelmadonnen erfährt das traditionelle und in 
der christlichen Lehre neben der Kreuzigungsszene wohl 
wichtigste Bildthema eine radikale Steigerung. Jesus sitzt 
nicht mehr mit seinen zwölf Aposteln am Tisch, sondern 
schwebt liegend über dem Tisch. Seine Beinhaltung wie 
auch der Heiligenschein verweisen auf den gekreuzigten 
Jesus, der sich für die Menschheit geopfert hat. Dargestellt 
ist er, wie Gott ihn schuf, nackt, offensichtlich der lüster-
nen Tischrunde zum Frass vorgeworfen. Als weibliches  
Pendant schwebt ebenfalls liegend eine Nonne über dem 
Tisch, deren Ordenstracht bis zum Slip von Jesus Füssen  
hochgeschoben ist. Die Unterdrückung der Sexualität  
durch die christliche Morallehre erfährt in diesem Bild 
eine Umkehrung ins Gegenteil. Es ist eine Zurschau-
stellung. Der Künstler rückt damit das Spannungsfeld 
zwischen christlicher Tradition und der Sexualisierung 
unserer Gesellschaft ins allgemeine Bewusstsein. Seit 
seiner Einzelausstellung im Haus für Kunst Uri im Jahr  
2020 befragt Valentin Magaro in zahlreichen Zeichnun-
gen und Gemälden intensiv das formale wie auch inhalt-
liche Potenzial eines weiteren christlich konnotierten 
Bildmotivs; nämlich das der Nonne, die in seinen Bildern 
manchmal das schwarzweisse Gewand, manchmal aber 
auch modische Kleider (Abb. 9) oder nur Unterwäsche 
trägt. Erkennbar bleibt sie am schwarzen Schleier mit 
weisser Binde. Valentin Magaro recherchierte viel zum 
Thema Nonnen und fand heraus, dass es seit den 1970er-
Jahren ein eigenes Filmgenre mit dem Titel «Nunsploita-
tion» gibt, in denen Nonnen sexualisiert dargestellt wer-
den, sowohl als Objekt wie auch als Subjekt der Begierde. 
Die Darstellung von Nacktheit in seinen Arbeiten bedeutet 

für Valentin Magaro eine bewusste Auseinandersetzung 
mit der christlichen Prägung unserer westeuropäischen 
Kultur.

Als Künstler beschäftigt er sich nicht nur mit christlicher 
Ikonographie, sondern auch mit balinesischen Mythen-
gestalten wie dem Garuda, einem schlangentötenden, 
halb mensch-, halb adlerähnlichen Reittier der hinduisti- 
schen Gottheit Vishnu. 2015 bereiste Magaro zusammen 
mit seiner Familie die Insel Bali. Der vierwöchige Aufent-
halt weckte bei ihm und seiner Frau die Sammlerleiden-
schaft für geschnitzte Garuda-Figuren und beeinflusste 
ihn auch künstlerisch (Abb. 10).

THEATRUM MUNDI

Valentin Magaro verflicht in seinen Bildkompositionen ver-
schiedene Erzählstränge und verschachtelt unentwirrbar  
dichte, oft ornamental hinterlegte Raumgebilde, welche  
mit realistisch wiedergegebenen Bildgestalten und Gegen-
ständen besetzt sind. Die Verschränkung von repetitiven 
Mustern, Figuration und fiktivem Raum ist eines der be-
zeichnenden Merkmale seiner Kunst. Seit seinen künst-
lerischen Anfängen interessiert ihn die Erfindung bzw. 
Konstruktion des inhaltlichen und formalen Bildraumes 
auf der Bildfläche als eine Art Bühne, auf welcher narra-
tive Fragmente in Form von Figuren und Requisiten in 
Erscheinung treten, anhand derer Weltanschauungen 
und Befindlichkeiten durchgespielt werden. Seine Kunst 
entspricht der Metapher des «Theatrum mundi» (Welt-
theater), in dem das menschliche Leben mit all seinen 
Nichtigkeiten und Eitelkeiten dargestellt wird und jeder 
Mensch seine vom Schicksal oder von Gott auferlegte 
Rolle zu spielen hat. Besonders bekannt ist «Das grosse 
Welttheater» von Calderón de la Barca (1600 – 1681), ein 
Mysterienspiel, welches alle paar Jahre in Einsiedeln 
SZ als Freilichtspiel aufgeführt wird. Zu Beginn tritt der 
Schöpfer als Autor auf, der die verschiedenen Rollen ver-
teilt. Jede Rolle entspricht einem Aspekt des Lebens (z. B. 
Schönheit, Macht, Weisheit, Armut usw.). Die Bühne 
wird dabei zur Welt, die Welt zur Bühne (Abb. 11). Die 
Idee, dass der Mensch als eine von den Göttern geschaffene 
Marionette anzusehen ist, geht bereits auf die griechische 
Antike zurück. So schrieb Platon: «Der Mensch ist Gottes 
kunstvoll eingerichtetes Spielzeug, und in der Tat, dies ist 
an ihm sein Bestes».2

 Valentin Magaro ist der Spielleiter seines eigenen modernen
 Welttheaters: Er lässt unter seinem Stift und Pinsel die 

Figuren tanzen; er lässt sie aufeinanderprallen 
und Dramen erleben. Er ist der Schöpfer 

seiner Bildwelt und besitzt damit 
die Deutungshoheit über 

seine Kunst.

Abb. 1: «Mein Leben als Hase», 2022,  
Buntstift und Acryl auf Papier,  

29.5 × 42 cm

Abb. 8: Kompositionsstudie 
zu «Schutzmantelmadonna», 

2018, Acryl, Bleistift und 
Tusche auf Papier, 59 × 42 cm

Abb. 4: «HERTLER HONIG», 2022, Buntstift, Filzstift und Collage 
auf Papier, 20 × 58 cm

Abb. 7: «Ohne Titel», 2015, 
Stempel, Filzstift, Tusche  

und Collage auf Papier, 
59 × 42 cm

Abb. 6: Kompositionsstudie zu «Ohne Titel», 2014,  
Filzstift, Tusche und Collage auf Papier,  

42 × 59 cm

Abb. 3: «Ohne Titel», 2017, 
Bleistift und Tusche auf 

Papier, 42 × 29.5 cm 

Abb. 5: Kompositionsstudie zu «Ohne Titel», 2015,  
Filzstift und Tusche auf Papier, 42 × 59 cm

Abb. 9: Kompositionsstudie zu «Aufsicht», 2022,  
Acryl, Buntstift und Collage auf Papier,  

42 × 59 cm

Abb. 10: Kompositionsstudie zu «Ohne Titel», 2016,  
Acryl, Tusche und Collage auf Papier, 42 × 59 cm

Abb. 11: «Sommer 2021», 2021, Tusche, Buntstift  
und Filzstift auf Papier, 80 × 138 cm

Abb. 2: «Ohne Titel», 2012, bedrucktes 
gefaltetes Papier / Karton,  

36 × 28 × 9 cm

2  Platon: 
Nomoi 803c
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«Ohne Titel», 2010, Tusche auf Papier, je 29.5 × 21 cm«Ohne Titel», 2010, Tusche auf Papier, je 29.5 × 21 cm
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«Ohne Titel», 2010, Tusche und Collage auf Papier, 59 × 42 cm
→ «Ohne Titel», 2010, Acryl auf Holz, 140 × 200 cm«Ohne Titel», 2010, Tusche und Collage auf Papier, 42 × 59 cm
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«Ohne Titel», 2012, Tusche und Collage auf Papier, 59 × 42 cm
«Ohne Titel», 2012, Tusche und Collage auf Papier, je 42 × 59 cm

← «Ohne Titel», 2010, Acryl auf Holz, 140 × 200 cm
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«Ohne Titel», 2011, Tusche und Collage auf Papier, je 42 × 59 cm«Ohne Titel», 2011, Tusche auf Papier, je 42 × 29.5 cm
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«Ohne Titel», 2011, Tusche auf Papier, 59 × 42 cm«Ohne Titel», 2011, Tusche auf Papier, je 42 × 59 cm
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«Ohne Titel», 2011, Tusche und Collage auf Papier, je 41.5 × 59 cm
→ «Ohne Titel», 2011, Acryl auf Holz, 140 × 200 cm«Ohne Titel», 2011, Tusche und Collage auf Papier, je 41.5 × 59 cm
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«Ohne Titel», 2010 – 2011, Buntstift, Tusche, Tipp-Ex und Acryl auf Papier, je 21 × 29.5 cm
→ «Ohne Titel», 2011, Acryl auf Holz, 140 × 200 cm«Ohne Titel», 2010 – 2011, Buntstift, Tusche, Tipp-Ex und Acryl auf Papier, je 21 × 29.5 cm
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«Berliner Zeichnungen», 2012, Acryl, Buntstift, Bleistift und Tusche auf Papier, je 42 × 29.5 cm
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«Berliner Zeichnungen», 2012, Acryl, Buntstift, Bleistift und Tusche auf Papier, je 42 × 29.5 cm«Berliner Zeichnungen», 2012, Acryl, Buntstift, Bleistift und Tusche auf Papier, je 42 × 29.5 cm
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«Ohne Titel», 2013, Buntstift, Filzstift, Tusche und Collage auf Papier, 41.5 × 59.5 cm
→ «Ohne Titel», 2013, Acryl auf Holz, 140 × 200 cm«Ohne Titel», 2013, Buntstift, Filzstift, Tusche und Collage auf Papier, 40.8 × 59 cm
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«Ohne Titel», 2013, Tusche, Buntstift und Collage auf Papier, 42 × 59 cm
→ «Ohne Titel», 2014, Acryl auf Holz, 140 × 200 cm

«Ohne Titel», 2013, Tusche, Buntstift und Collage auf Papier, 42 × 59 cm
← «Ohne Titel», 2013, Acryl auf Holz, 140 × 200 cm
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«Ohne Titel», 2012, bedrucktes, gefaltetes Papier / Karton, je 36 × 28 × 9 cm, Druck: Thomi Wolfensberger, Zürich«Ohne Titel», 2012, bedrucktes, gefaltetes Papier / Karton, je 36 × 28 × 9 cm, Druck: Thomi Wolfensberger, Zürich
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«Ohne Titel», 2015, Acryl, Buntstift und Tusche auf Papier, 59 × 42 cm«Ohne Titel», 2015, Acryl, Buntstift und Tusche auf Papier, 59 × 42 cm
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«Ohne Titel», 2014, Filzstift und Tusche auf Papier, 42 × 59 cm
→ «Ohne Titel», 2014, Acryl auf Holz, 140 × 200 cm«Ohne Titel», 2015, Acryl, Bleistift, Filzstift, Tusche und Collage auf Papier, 59 × 42 cm
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1992 fand in Kassel die documenta 9 statt, welche vom belgi-
schen Ausstellungskurator Jan Hoet geleitet wurde. Hoet 
wollte mit seiner Ausstellung «den Menschen und seine 
sinnliche, wahrnehmende, leidende und von einer zu-
nehmend digital-virtualisierten Welt verdrängte Körper-
lichkeit in den Mittelpunkt rücken»1. Entsprechend lau-
tete sein vielsagendes Motto «Vom Körper zum Körper 
zu den Körpern». Jan Hoet formulierte seine kuratori-
schen Gedanken 1992 so: «In einer Zeit, in der der Mensch 
mehr denn je mit Gefahren konfrontiert ist wie Aids  
und multinationalen Kriegen, mit Atomkatastrophen, in 
einer Zeit, in der Bedrohungen immer abstrakter und die 
Ängste immer diffuser werden, scheint mir nur noch ein 
Besinnen auf unsere körperlichen Bedingungen eine ad-
äquate Antwort zu sein.»2

Valentin Magaro hat die Ausstellung in Kassel nicht gesehen. 
Dennoch mag sie Rückschlüsse auf seine eigenen künst-
lerischen Anfänge geben. Auch wenn sich Magaro nicht 
für die damalige zeitgenössische Kunst interessierte, lässt 
sich aus heutiger Perspektive – wie sich im Folgenden 
zeigen wird – entschieden festhalten, dass seine damali- 
gen Interessen für die Figur mit dem Documenta-Leitge- 
danken «Wiederkehr der menschlichen Figur» von 1992  
durchaus in Verbindung gebracht werden können.

Bereits 1989 wusste Valentin Magaro, dass er bildender  
Künstler werden wollte. Jedoch war ihm damals die  
zeitgenössische Kunst fremd. Durch seinen Vater kam er 
vielmehr in Berührung mit der italienischen (Früh-)Re-
naissance mit Giotto, Fra Angelico, Piero della Francesca, 
Leonardo da Vinci, Sandro Botticelli oder Michelangelo 
sowie mit der niederländischen Renaissance über Hans 
Memling, Hieronymus Bosch oder Pieter Brueghel d. Ä. 
Ihn faszinierte «die Bildgewalt, welche die Maler dieser 
Zeit entwickelt hatten.»3 (Abb. 1) Denn Bildräume waren 
und sind für ihn gleichzeitig imaginierte Gedanken-
räume. Später kamen Künstler an der Schwelle zur  
Moderne wie Ferdinand Hodler, Gustav Klimt, Aubrey  
Beardsley, dazu. Schliesslich fesselte ihn die Kunst von 
Willi Sitte (1921 – 2013), einem deutschen Maler und Grafi- 
ker, der internationale Beachtung als DDR-Künstler er- 
hielt. Sittes Werk ist von figürlichen Darstellungen ge-
prägt, mit welchen Magaro sehr vertraut ist. Das Interesse 
und die jahrelange Auseinandersetzung mit Sittes Kunst 
führte ihn ab 2012 vermehrt nach Halle (Saale) zur Familie 
des Künstlers (Abb. 2). Magaro verfasste mehrere Texte 
zu Sittes Kunst und war von 2014 bis 2021 Kuratoriums-
mitglied der Willi Sitte Stiftung.

Mit diesem figurativen Bildvokabular im Rucksack fing Ma-
garo als Siebzehnjähriger obsessiv an zu zeichnen, schuf 
Akte, Portraits, Landschaften usw., und experimentierte 
ebenso mit Comics, Collagen, Skulpturen oder der Foto-
grafie. Das Handwerk dazu lernte er schliesslich in sei-
ner Ausbildung zum wissenschaftlichen Zeichner an der 
damaligen Kunstgewerbeschule in Zürich (heute ZHdK), 
welche er 1992 begonnen hatte.

Bei dieser Beschreibung seiner Interessen während der 
«Lehrjahre» – wie Valentin Magaro seine künstlerischen 
Anfänge bis 1995 / 96 bezeichnet – fehlt jedoch noch ein 
ganz zentraler Bestandteil seines bildgebenden Kosmos.  
Ein sehr grosser Einfluss spielt bis heute Magaros Leiden-
schaft für Themen aus der Populärkultur wie Rock, Techno,  
Science-Fiction, Horror und sexuell aufgeladene Darstel- 
lungen aus der Pornografie.

Wichtige Einflüsse waren zu Beginn Rock und Heavy Metal 
Bands wie etwa Def Leppard, Kiss, Mötley Crüe, Ratt, 
Dokken und viele andere mehr. Dabei entwickelte er eine 

grosse Passion für die britische Heavy Metal Band Iron 
Maiden. Die Briten erklommen in den 1980er-Jahren als 
Pioniere der New Wave Of British Heavy Metal den Schwer-
metall-Olymp. Mit ihrem unvergleichbaren dynamischen 
Spiel, der Verwendung von harmonisierten Gitarren und 
den so genannten «Galopp»-Rhythmus-Riffs, gepaart 
mit dem opernhaften Gesangsstil des Sängers, gelten sie 
noch heute zu den Grössten ihres Fachs. Was Magaro  
besonders fasziniert, ist neben den musikalischen Quali-
täten auch Iron Maidens Hang zum Gesamtkunstwerk.4 
Neben dem fulminanten Hörerlebnis war die Grafik der 
Albumcovers ebenso ein wichtiger Bestandteil der Heavy 
Metal-Band. Mit den Covers des Grafikers Derek Riggs 
wurde die Musik der Band bildlich transportiert. Er ent-
warf das zum Mythos gewordene Bandmaskottchen Eddie, 
das auf unzähligen Coverbildern zu sehen ist und je nach-
dem zombiehaft entstellt, mal als Mumie, mal als Cyborg 
auftritt (Abb. 3). Eddies Konterfei als Totenkopf mit lan-
gem Haar – ein Klischee des Rocks par excellence – wurde 
seit seiner Erfindung Anfang der 1980er-Jahre zum Aus-
hängeschild der Band und zum Code eines Musikgenres 
schlechthin. Bands aus dem Speed-, Trash-, Death- und 
Black-Metal waren Valentin Magaro ebenso geläufig 
wie auch die Plattencovers mit ihren tiefschwarzen Dar- 
stellungen wie beispielsweise jenes von H. R. Giger für 
Celtic Frost (Abb. 4).5 Damit ist ein prägender Name für 
Valentin Magaro gefallen.

H. R. Giger (1940 – 2014) gilt in der Schweiz als einer der 
wichtigsten Vertreter des so genannten Phantastischen 
Realismus. Gleichzeitig war er ein Künstler, der mit sei-
nen Bildwelten und Kreationen sowohl die Hochkultur  
als auch die Populärkultur bediente. Mit seinen frühen 
Tuschezeichnungen aus den 1960er-Jahren, welche 
auf seine Auseinandersetzung mit dem Abstrakten Ex-
pressionismus zurückzuführen sind, und seinen Spritz-
pistolenzeichnungen ab 1972 konnte sich Giger im Umfeld 
der Zürcher Kunstszene als bildender Künstler etablie- 
ren (Abb. 5 + 6). Das Jahr 1976 wird indes als Wende-
punkt in seinem Schaffen bezeichnet. Giger erhält von 
der Filmgesellschaft 20th Century Fox den Auftrag für die 
Ausstattung des Science-Fiction-Films Alien vom Regis-
seur Ridley Scott. 1980 wird Giger für seine Ausstattung 
von Alien ein Oscar für Best Achievement for Visual Effects 
verliehen. Mit diesem Erfolg wurde Giger auch ausserhalb 
der Kunstszene weltbekannt und seine surrealen, psyche-
delisch anmutenden Bildwelten zu beliebten Vorlagen für 
Plattencovers, Bücher, Plakate, Tarotkarten oder Filme in 
der Populärkultur.

Die erste Zusammenarbeit mit einer Band ging Giger be-
reits 1969 ein, als er für die deutsche Rockband Walpurgis  
das Cover für das Album The Shiver gestaltete, womit der 
Schweizer Künstler eine neue Ära einläutete (Abb. 7). 
Lurker Grand, Herausgeber von Büchern über die Schwei-
zer Musikszene der siebziger und achtziger Jahre, dar-
unter «Hot Love – Swiss Punk & Wave 1976 – 1980» oder 

«Die Not hat ein Ende. The Swiss Art of Rock», bestätigt, 
dass seine Arbeiten in der Schweizer Rockgrafik eine 
spezielle Position einnehme, weil er einer der wenigen 
Künstler gewesen sei, der sich international etablieren 
konnte. Zudem transportiere sein Stil eine Gefühlswelt, 
die vor allem im Heavy-Metal zu finden sei.6 Sein zweites 
Albumcover zu Brain Salad Surgery von Emerson, Lake 
and Palmer gestaltete Giger 1973 (Abb. 8). Das Bild er-
innert an seinen Passage-Zyklus der frühen 1970er-Jahre, 
in denen er alltägliche Gebrauchsgegenstände bis hin zu 
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Abb. 4: H. R. Giger, Albumcover zu  
«Celtic Frost – To Mega Therion»,  

1985

Abb. 6: H. R. Giger,  
«Schacht VI», 1966,  

Tusche auf Papier  
auf Holz, 83.5 × 62 cm

Abb. 5: Valentin Magaro, 
«Ohne Titel», 2014, 

Kugelschreiber und Collage 
auf Papier, 42 × 29 cm

Abb. 2: Willi Sitte, «Mein Atelier – Courbet gewidmet»,
 1976 – 1977, Öl auf Hartfaserplatte, 170 × 274 cm

Abb. 1: Valentin Magaro, «Tollhaus 2022», 2022, Lithografie  
auf Büttenpapier, 59 × 101 cm, Unikatdruck

Abb. 3: Valentin Magaro, «Für Eddie.  
In Liebe, Schwester Valentina», 

2023, Filzstift auf Papier,  
59 × 42 cm (Blattmass)

Abb. 12: Valentin Magaro, Kompositionsstudie zu  
«Aufsicht», 2022, Acryl und Buntstift  

auf Papier, 42 × 59 cm

Abb. 8: H. R. Giger, Albumcover zu 
«Emerson, Lake and Palmer –  

Brain Salad Surgery», 1973,  
Vinylplatte in Cover

Abb. 7: H. R. Giger, Albumcover zu  
«Walpurgis – The Shiver», 1969

Abb. 10: Valentin Magaro, 
«Ohne Titel», 2015, Acryl, 

Tusche und Collage  
auf Papier, 59 × 42 cm

Abb. 9: Valentin Magaro, 
«Ohne Titel», 2020, Acryl 
und Buntstift auf Papier, 

59 × 42 cm

Abb. 15: Valentin Magaro, Kompositionsstudie zu  
«Into the Monastery», 2023, Buntstift, Acryl,  

Filzstift und Collage auf Papier, 42 × 59 cm

Abb. 11: Valentin Magaro, 
«Rennende Nonne – Schwester 
Valentina», 2020, Lithografie 

auf Büttenpapier, 59 × 42 cm

Abb. 13: Richard Lindner,  
«Rock-Rock», 1966, Öl auf 

Leinwand, 77.8 × 52.4 cm

Abb. 14: Konrad Klapheck,  
«Der Gesetzgeber», 1969,  

Öl auf Leinwand, 230 × 200 cm

6 Lurker 
Grand im 
Interview 
mit Hanns 
Hanneken, 
Tracks Magazin, 
19.02.2015.

Abb. 1: Druck: Thomi Wolfensberger, Zürich ‡ Abb. 2: Museum moderner Kunst Stiftung Ludwig Wien, Leihgabe der Österreichischen Ludwig-Stiftung (1991) © Museum moderner Kunst, Stiftung Ludwig, 
Wien / © 2023, ProLitteris Zürich ‡ Abb. 6: Bündner Kunstmuseum Chur, Depositum der Stadt Chur (1969) © Carmen Giger (HR Giger Estate) ‡ Abb. 7: © Carmen Giger (HR Giger Estate) ‡ Abb. 8: Bündner  

Kunstmuseum Chur, Ankauf (2014) © Carmen Giger (HR Giger Estate) ‡ Abb. 11: Druck: Thomi Wolfensberger, Zürich ‡ Abb. 12: Dallas Museum of Art, gift of Mr. and Mrs. James H. Clark © Richard  
Lindner / Artists Rights Society (ARS), New York / © 2023, ProLitteris Zürich ‡ Abb. 14: Städel Museum, Frankfurt a. M., Eigentum des Städelschen Museumsvereins e.V. / © 2023, ProLitteris Zürich
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undefinierbaren Objekten als Motive einsetzte. Das hier 
abgebildete Gesicht hingegen gehört zu den am häufigsten 
reproduzierten Werken Gigers. Es handelt sich dabei um 
das Porträt seiner grossen Liebe Li Tobler (1948 – 1975), 
welche als Vorlage für Bilder, Broschüren, Plakate, Ka-
taloge oder Einladungskarten diente. Ihr Gesicht wurde 
letztendlich zur typologischen Vorlage für praktisch alle 
Frauengesichter in Gigers Werk.7

Dabei bedienten sich etliche Bands seiner Bilder und ver-
wendeten diese illegal als Cover ihrer Alben. So wurden 
zum Beispiel Bilder aus dem Passage-Zyklus, Hommage à 
Böcklin (1977), Li I (1974), Li II (1973 / 74) oder Landschaft 
XIX (1973) ungefragt verwendet. 

Seine Kunst traf den Nerv der Zeit. Giger gelang es, aktuelle 
Themen und Ängste künstlerisch zu visualisieren.8 Er 
erforschte die dunkle und mysteriöse Seite der Realität  
und entwickelte eine Phantasiewelt, in welcher unsere 
(Ur-)Ängste thematisiert werden. Er kann sowohl als 
Seismograph als auch als Visionär seiner Zeit verstanden 
werden. Valentin Magaro faszinierte Gigers Kunst da-
mals wie heute. Seine Themen aus der Populärkultur wie  
Science-Fiction, Horror, Pornografie fand er auch in  
Gigers phantastischen Bildwelten wieder. Die «rigide  
Struktur und strenge Komposition, die vertikale Mittel-
achse, die spiegelbildliche Wiederholung und Abwand- 
lung gleicher Elemente, die strenge symmetrische Gesamt- 
ordnung und das sorgsame Austarieren der Gewichte»9, 
welche Gigers Werken zugrunde liegt, werden Magaro 
ebenso angesprochen haben. (Abb. 9)

1996, mit der Beendigung seiner Ausbildung an der ZHdK, 
kam es bei Magaro zu einer Zäsur. Er stürzte sich von der 
Rockkultur genauso obsessiv in die Ravekultur. Heavy-
Metal gehörte damals für ihn «zur alten Welt»10, wie er 
sagt. In der «neuen Welt» entdeckte er für sich den Reiz 
dieser Musik: «Es ist eine endlose Fahrt, in welcher ver-
schiedene Klangmotive wie ein Ornament ineinander ver-
woben werden.»11 Diese Beschreibung Magaros könnte 
genauso gut auf seine Bilder seit jener Zeit übertragen 
werden: ein dramaturgischer Aufbau, sphärische Klänge, 
strukturiert durch den Rhythmus, in sich mehrere über-
lagerte Schichten (Abb. 10). Für ihn besonders faszinie-
rend war, wie DJs die Übergänge der einzelnen Stücke in-
einander verwebten. Die Technokultur der 2000er-Jahre 
mit ihrer Faszination für Geschlechterauflösung und 
Transkultur, so Valentin Magaro, hätte seine Kunst der 
klaren und überlagerten Formen bis heute geprägt.12

Studiert man Valentin Magaros Bildmotive um die Jahr-
tausendwende herum genauer, ist es nicht nur die klar 
organisierte Struktur der elektronischen Musik, wel-
che den Bildaufbau respektive den Bildraum definiert. Es 
etablieren sich in dieser Zeit auch Motive, welche er bis 
heute zum Bildthema macht, wie die Nonne, Maria und 
andere weiblichen Heldinnen aus der Hoch- und Populär-
kultur (Abb. 11). Wer den Künstler kennt, der weiss, wie 
sehr er sich an einem Motiv abarbeiten kann, wie im Tanz 
zur Ekstase und darüber hinaus.

Im Rückblick zeigt sich, dass seine damalige Passion für die 
Rockkultur der 1980er-Jahre und das rauschhafte Ab-
tauchen in die Technoszene in den 1990er-Jahren mehr 
Spuren in seinem Werk hinterlassen haben, als er es bis-
her wahrhaben wollte: «Ich dachte ja lange, das sei ein ab-
geschlossenes Kapitel in meinem Leben, aber ich musste 
feststellen, dass diese Kraft bis heute seinen Widerhall 
findet.»13

Die Ornamentik aus der Technokultur, Bildcodes aus dem 
Heavy-Metal wie die Fratze oder der Totenkopf einer-
seits, die strukturellen Ordnung, der symmetrische Bild-
aufbau, die spiegelbildlichen Wiederholungen oder die 
Abwandlung der Motive andererseits, all diese Elemente 
prägen mehr denn je die Arbeiten von Valentin Magaro. 
Was in den letzten Jahren jedoch neu hinzukam, ist eine 
hellere Farbpalette. Seine grossformatigen Gemälde wer-
den bunter und poppiger. (Abb. 12) 

Der Künstler geht beharrlich seinen Weg und sucht dennoch 
immer wieder neue Anknüpfungspunkte beispielsweise 

bei Richard Lindner (1901 – 1978), einem US-amerikani-
schen Maler deutscher Herkunft. (Abb. 13) Lindner war 
bis 1952 Illustrator für diverse Zeitschriften. Seit Anfang 
der 1950er-Jahre widmete er sich intensiv der Malerei. 
Seine Bildsprache war der Pop Art ähnlich, jedoch kon-
zentrierte er sich inhaltlich auf maschinenartige Figuren 
der Grossstadtwelt, die er in grotesk-karikaturistischen 
Haltungen und schillernd leuchtender, von der Wer-
bung beeinflusster Farbigkeit darstellt. Neben Lindner 
gehört auch Konrad Klapheck (*1935) (Abb. 14) zu den 
zeitgenössischen Kunstpositionen, welche für Magaro 
von grosser Bedeutung sind. Der Düsseldorfer Maler ist 
bekannt für seine Maschinenbilder, bei denen meistens 
Gebrauchsartikel wie eine Schreib-, Bohr- oder Näh-
maschine, ein Telefon oder ein Bügeleisen im Zentrum 
stehen. Durch die Isolierung der Gegenstände vor einem 
neutralen Hintergrund, dazu gehören auch alltägliche 
Objekte wie Wasserhähne oder Kleiderhaken, wirken die 
Maschinenbilder wie fremdartige Monumente, erhalten 
dadurch aber auch eine Personifizierung menschlichen 
Charakters. Klaphecks Werk wird mit dem Surrealis-
mus und der Pop Art in Verbindung gebracht. Dennoch 
bleibt er künstlerisch praktisch autonom. Sowohl er wie 
auch Lindner sind wichtige Künstlerväter für das aktuelle 
Schaffen (Abb. 15) von Valentin Magaro. 

Magaros imaginäre Bildwelten setzen sich aus lauter Einzel-
teilen zusammen, was sich im Entstehungsprozess 

seiner grossformatigen Malereien widerspiegelt. 
Jedes Motiv hat eine separate Geschichte, 

einen separaten Charakter. Zusammen 
bilden sie Magaros imaginären 

Bilderkosmos.
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«Ohne Titel», 2014, Tusche, Filzstift und Collage auf Papier, 59 × 42 cm
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«Ohne Titel», 2015, Acryl, Tusche und Collage auf Papier, 59 × 42 cm
→ «Ohne Titel», 2015, Acryl auf Holz, 140 × 200 cm«Ohne Titel», 2015, Plastik, Tusche, Filzstift und Collage auf Papier, 42 × 59 cm
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«Bali-Skizzenbuch», 2015, Bleistift, Buntstift und Filzstift auf Papier, je 29.5 × 21 cm«Bali-Skizzenbuch», 2015, Bleistift, Buntstift und Filzstift auf Papier, je 29.5 × 21 cm
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«Ohne Titel», 2015, Acryl, Tusche, Filzstift, Buntstift und Collage auf Papier, je 42 × 29.5 cm«Ohne Titel», 2015, Acryl, Tusche, Filzstift, Buntstift und Collage auf Papier, je 42 × 29.5 cm
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«Ohne Titel», 2016, Acryl, Tusche und Collage auf Papier, 59 × 42 cm«Ohne Titel», 2016, Acryl, Tusche und Collage auf Papier, 59 × 42 cm
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«Ohne Titel», 2016, Acryl, Tusche und Collage auf Papier, je 42 × 59 cm
→ «Ohne Titel», 2016, Acryl auf Holz, 140 × 200 cm«Ohne Titel», 2016, Bleistift, Acryl, Tusche und Collage auf Papier, 59 × 42 cm
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«Ohne Titel», 2015, Acryl, Tusche, Buntstift und Collage auf Papier, 59 × 42 cm
«Ohne Titel», 2015, Acryl, Tusche und Buntstift auf Papier, 59 × 42 cm

← «Ohne Titel», 2016, Acryl auf Holz, 140 × 200 cm
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«Ohne Titel», 2015, Bleistift, Filzstift, Tusche und Collage auf Papier, 59 × 42 cm
→ «Die Teestunde», 2018, Acryl auf Holz, 140 × 200 cm«Ohne Titel», 2017, Bleistift, Filzstift, Tusche und Collage auf Papier, 59 × 42 cm
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«27 Schutzmantelmadonnen», 2017, Acryl, Bleistift und Tusche auf Papier, je 42 × 29.5 cm«Ohne Titel», 2019, Acryl und Tusche auf Papier, 59 × 42 cm
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«27 Schutzmantelmadonnen», 2017, Acryl, Bleistift und Tusche auf Papier, je 42 × 29.5 cm«27 Schutzmantelmadonnen», 2017, Acryl, Bleistift und Tusche auf Papier, je 42 × 29.5 cm
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«Schutzmantelmadonna», 2018, Acryl auf Holz, 200 × 140 cm«Schutzmantelmadonna», 2018, Bleistift, Acryl und Tusche auf Papier, 42 × 29.7 cm
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«Ohne Titel», 2018, Acryl und Tusche auf Papier, 59 × 42 cm«Ohne Titel», 2018, Buntstift, Acryl, Tusche und Collage auf Papier, je 40 × 30 cm
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«Sugarpuffs», 2019, Acryl auf Holz, 200 × 140 cm«Ohne Titel», 2018, Acryl, Tusche und Collage auf Papier, 59 × 42 cm
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«A und M», 2020, Buntstift und Filzstift auf Papier, 59 × 42 cm«Die flache Erde», 2021, Plastik, Buntstift und Tusche auf Papier, 59 × 42 cm
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Zeichnungen zu «Der gefallene Mann», 2021, Buntstift auf Papier, je 59 × 42 cmZeichnungen zu «Der gefallene Mann», 2021, Buntstift auf Papier, je 59 × 42 cm
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«Nonnenleporello», 2020, Lithografie auf Büttenpapier, 42 × 180 cm, Auflage 6 Stück (und 3 EA), Druck: Thomi Wolfensberger, Zürich
«Der gefallene Mann», 2021, Lithografie auf Büttenpapier, 42 × 360 cm, Auflage 10 Stück (und 3 EA), Druck: Thomi Wolfensberger, Zürich

«HCON REMMI TBEL SIVLE», 2021, Lithografie auf Büttenpapier, 42 × 240 cm, Auflage 8 Stück (und 5 EA), Druck: Thomi Wolfensberger, Zürich
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«Lukas, Markus, Johannes, Matthäus», 2019, Buntstift, Acryl und Tusche auf Papier, je 42 × 29.7 cm«Die heilige Familie», 2019, Bleistift, Acryl, Tusche und Collage auf Papier, 59 × 42 cm



116 117

«Das letzte Abendmahl», 2019, Bleistift, Acryl, Tusche und Collage auf Papier, 59 × 42 cm«Das letzte Abendmahl», 2019, Bleistift, Buntstift, Acryl, Tusche und Collage auf Papier, je 42 × 59 cm
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«Das letzte Abendmahl», 2019, Bleistift, Acryl, Tusche und Collage auf Papier, je 59 × 42 cm«Das letzte Abendmahl», 2019, Acryl und Tusche auf Papier, 42 × 59 cm
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«Das letzte Abendmahl», 2019, Acryl, Tusche und Collage auf Papier, 42 × 59 cm
«Das letzte Abendmahl», 2019, Acryl, Tusche und Collage auf Papier, 59 × 42 cm

→ «Das letzte Abendmahl», 2019, Acryl auf Holz, 140 × 200 cm
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«Ohne Titel», 2020, Karton, Tapete, Acryl, Buntstift, verschiedene Papiere, 49 × 25 × 64 cm
«Ohne Titel», 2020, Karton, Tapete, Acryl, Buntstift, verschiedene Papiere, 42 × 34 × 64 cm
«Ohne Titel», 2020, Karton, Tapete, Acryl, Buntstift, verschiedene Papiere, 37 × 37 × 64 cm
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«Ohne Titel», 2020, Acryl und Buntstift auf Papier, 59 × 42 cm
→ «Ohne Titel», 2020, Acryl auf Holz, 140 × 200 cm«Ohne Titel», 2020, Acryl, Buntstift und Tusche auf Papier, 59 × 42 cm



128 129



130 131

«Stillleben mit Corona Schnelltest negativ», 2022, Acryl auf Holz, 84.5 × 60 cm«Stillleben mit Corona Schnelltest positiv», 2022, Acryl auf Holz, 84.5 × 60 cm
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«Polizei», 2022, Buntstift auf Papier, 59 × 42 cm«Der Künstler als Hase», 2022, Buntstift auf Papier, 59 × 42 cm



134 135

«Sitzende Nonne», 2022, Acryl und Buntstift auf Papier, 42 × 29.5 cm
«Ohne Titel», 2022, Acryl und Buntstift auf Papier, 42 × 59 cm
«Ohne Titel», 2020, Acryl und Buntstift auf Papier, 42 × 59 cm
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«Stehende Nonne», 2022, Buntstift, Acryl, Plastik und Collage auf Papier, je 42 × 29.5 cm
→ «Aufsicht», 2022, Acryl auf Holz, 140 × 200 cm«Stehende Nonne», 2022, Buntstift, Acryl, Plastik und Collage auf Papier, je 42 × 29.5 cm
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«Götzenbild fremder Bienenvölker», 2023, Acryl auf Holz, 100 × 75 cm
«Masken», 2022, Buntstift auf Papier, je 29.5 × 21 cm

← «Tollhaus 2022», 2022, Lithografie auf Büttenpapier, 59 × 101 cm, Auflage 10 Stück und 5 EA, Druck: Thomi Wolfensberger, Zürich
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«Handy, Brezel, Kappe, Nerf Pistole, Controller», 2023, Buntstift, Filzstift und Collage auf Papier, 59 × 42 cm
→ «Into the Monastery», 2023, Acryl auf Holz, 140 × 200 cm«Ohne Titel», 2023, Buntstift, Filzstift und Collage auf Papier, 59 × 42 cm
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T  Ihr kommt beide regelmässig mit grösseren Projek-
ten zu mir in den Steindruck. Unabhängig voneinander 
arbeite ich seit zehn Jahren mit euch zusammen. Wenn 
ich mit anderen Leuten in Abwesenheit von euch über 
eure Arbeiten spreche, dann muss ich jeweils aufklären. 
Bei Valentin heisst es immer, er ist der wissenschaftliche 
Zeichner, welcher die Realität abbildet. Dann muss ich ant- 
worten: Halt, stopp, Valentin ist Künstler. Bei Shirana 
heisst es: Sie ist die Fotografin. Und auch hier sage ich 
dann: Nein, sie ist Künstlerin. Sie arbeitet nur mit die-
sem Medium. Wenn man, wie ihr beide, einen Beruf ge-
lernt hat, den man beherrscht, dann ist das in der Welt der 
Kunst etwas Ambivalentes. Und obwohl ich nicht primär 
nach Ähnlichkeiten suche, sehe ich doch, dass ihr beide 
mit eurem Background die Realität darzustellen gelernt 
habt, mit eurem ursprünglichen Beruf des wissenschaft-
lichen Zeichners und der Fotografin.

S  Du hast also wissenschaftlicher Zeichner gelernt?
V  Um es ganz pathetisch zu sagen: Als ich siebzehn  

Jahre alt war, wusste ich bereits, dass ich Künstler  
werden will. Allerdings wollte ich zuerst das Handwerk 
der gegenständlichen Malerei erlernen, weil ich immer 
wusste, dass ich gegenständliche Bilder malen möchte. 
Meine Bilder verstehe ich als Bühnen, auf welchen In-
szenierungen stattfinden, die der Betrachter anschauen 
kann. Aber das kann ich erst heute mit einundfünfzig 
Jahren so formulieren. Mit siebzehn Jahren war mir das 
noch nicht klar. Ich hatte einfach meine Referenzen in der 
Kunstgeschichte, welche mich interessiert haben, und ich 
wollte gegenständlich malen. Damals habe ich nach An-
geboten gesucht, um mir für meine Ideen, die mich um-
trieben, Kenntnisse anzueignen. Und weil zu jener Zeit bei 
uns alle Kunstfachrichtungen interdisziplinär und multi-
medial ausgerichtet waren, war mir klar, dass dies nicht 
mein Weg ist. Und so habe ich mich entschieden, erst 
den Beruf des wissenschaftlichen Zeichners zu erlernen, 
weil man dort automatisch mit den technischen Proble-
men der gegenständlichen Malerei konfrontiert ist, ohne 
dass die Kunst an sich schon eine Rolle spielt. Es geht nur 
darum, wie man ein didaktisches Bild entwickelt, damit es 
jeder versteht. Es ist eigentlich nichts anderes als visuelle 
Kommunikation.

S  Mir gefällt, was du da alles sagst. Ich kann bei fast 
allem andocken und gleichzeitig würde ich bei fast allem 
das Gegenteil behaupten. Mit siebzehn wollte ich keines-
falls Künstlerin werden. Auch mit fünfundzwanzig noch 
nicht. Eigentlich wollte ich Journalistin werden. Bei mir 
war es anders als bei dir. Ich habe nicht etwas gelernt, um 
dann Kunst zu machen, sondern ich wollte wirklich etwas 
anderes machen. Ich wollte etwas Politisches machen, 
war vielmehr am Aussen interessiert als an mir selbst. Ich 
wollte etwas beitragen zu einem Wandel, was natürlich 
auch mit meiner Herkunft zu tun hat. Aber dann habe 
ich mich mit dem Medium der Fotografie auseinanderzu-
setzen begonnen. Und diese Frage begleitet mich bis heute. 
Die Auseinandersetzung setzte mit meinem Studium ein. 
Zuvor orientierte ich mich eher an Teenagerkitsch. Ich 
wollte ja damals auch Motorrad fahren, habe kurze Haare 
getragen …

T  … und sie war schon damals gutaussehend!
S  Danke. Ich war jedenfalls recht burschikos unter-

wegs und habe gerne die klasssichen Geschlechtergrenzen 
überschritten. Ich wollte mich für einen Wandel engagie-
ren, und wollte daher zum Fotojournalismus, einer recht 
männlich dominierten Welt. Ich habe also mit dem Stu-
dium angefangen und habe extrem schnell einen reifen 
Blick auf das Medium entwickelt. Ich hatte aber auch ein 

daliegen, und die Aufgabe des wissenschaftlichen Zeich-
ners ist es nun, dies so darzustellen, dass man es mög- 
lichst  versteht. Im Sinne von: Was passiert da drin eigent-
lich. Da gibt es natürlich alle möglichen Tricks, die man 
anwenden kann, mit Perspektiven, welche gar nicht  
realitätsgetreu sind oder Einfärbungen. Also Mitteln, die 
mit der Fotografie gar nicht machbar sind. Der Zeichner 
lernt aber diese Dinge zu umgehen, damit er möglichst 
die Information vermitteln kann, welche gefordert ist. 
Das ist die Bedeutung eines didaktischen Bildes, von der 
ich spreche. Es handelt sich um ein Handwerk, und das 
habe ich gelernt. Und dieses Handwerk beziehungsweise 
diese Problemstellungen hatten alle Kunstschaffenden, 
welche früher narrative Bilder gezeichnet oder gemalt 
haben. Aber ich bin ja nicht wissenschaftlicher Zeichner 
geblieben.

T  Hast du den gelernten Beruf nie angewendet?
V  Doch. In den ersten Jahren nach der Ausbildung 

war es mein erster Brotjob. Ich habe als archäologischer 
Zeichner gearbeitet und Fundzeichnungen für ver-
schiedene Kantonsarchäologen in der Schweiz gemacht. 
Dich, Shirana, kenne ich ja bereits von früher, weil ich von 
1998 – 2010 im Migros Museum jeweils am Sonntag an der 
Kasse und bei der Aufsicht gearbeitet habe. Damals habe 
ich auch die Mechanismen und Tendenzen der Gegen-
wartskunst kennengelernt. Jetzt arbeite ich seit über 
zehn Jahren nicht mehr dort, habe aber tief in die Küche 
reingesehen. Obwohl die Arbeit dort nicht nur spannend, 
sondern auch sehr aufschlussreich war, um zu verstehen, 
wie die Verknüpfungen im Kunstbetrieb mit Sammlern, 
Museen und Galerien funktionieren, damit eine erfolg-
reiche Karriere als Künstlerin oder Künstler gelingen 
kann, habe ich realisiert, dass dort nicht das Kunstver-
ständnis herrscht, welches mir nahe ist. Und ich meine 
dies nicht wertend. Ich sehe, dass in diesem Kunstbetrieb 
Leute sind, welche sich sehr ambitioniert für bestimmte 
Kunsttendenzen und die damit verbundenen Weltan-
schauungen interessieren. Trotzdem war ich immer etwas 
nebenan, weil ich mich für andere Fragestellungen in der 
Kunst interessierte. Und dies hat für mich auch mit dem 
Thema Referenzen zu tun. Die Frage nach den Referen-
zen bedeutet für mich: Wo möchte man sich positionie-
ren und wo holt man seine eigene Nahrung für die Kunst. 
Ich bin in einem kleinen Städtchen in der Provinz des 
Kantons St. Gallen aufgewachsen. Wir hatten dort kein 
Kulturangebot ausser Sport, was ja im weitesten Sinne 
auch Kultur ist. Meine ersten Begegnungen mit Kunst  
fanden in meinem Elternhaus statt. Meine Eltern waren 
Allgemeinmediziner und mein Vater hatte unglaublich 
viele Bücher über Kunst, Literatur, Philosophie. Mein In-
teresse galt immer der visuellen Kunst und all diese Bücher 
waren meine erste künstlerische Nahrung. Da mein Vater 
ein sehr klassisches Kunstverständnis hatte, gab es bei uns 
vor allem Bücher über die italienische Renaissance und 
über die Gotik und Renaissance des flämischen Raums, 
zudem Comics und diverse tolle Kinderbücher aus den 
Siebzigerjahren oder von noch früher. Gegenwartskunst 
war kein Thema. Du, Shirana, kommst ja aus einem ande-
ren Kulturraum. Deshalb gehe ich davon aus, dass du diese 
Bücher vielleicht nicht kennst. Aber es gab in dieser Zeit 
Kinderbücher, wenn ich die heute wieder anschaue, dann 
bin ich immer noch fasziniert, wie diese Geschichten er-
zählt und wie reichhaltig sie illustriert sind. Der Autor 
nimmt den Leser mit auf eine reich bebilderte Reise. Es ist 
die Verführungskraft dieser Geschichten, welche mich in-
teressiert und wahrscheinlich versuche auch ich mit mei-
nen Bildern den Betrachter zu verführen. Zudem habe ich 
meinen eigenen Kindern diese Bücher auch wieder vor-
gelesen, so wie es unser Vater mit uns gemacht hat.

T  Mach ein Beispiel.
V  Prägend waren für mich etwa die Kinderbücher 

«Reise nach Tripiti» und «Wenn Kubaki kommt» von 
H. U. Steger. Das ist für mich heute immer noch grosses 
Kino.

T  Hans Ueli Steger war ein Schweizer Zeichner und 
hat für den Tagesanzeiger sehr viele Illustrationsaufträge 
gemacht. Sehr politische auch.

fantastisches Umfeld in Dortmund und habe gemerkt: Es 
ist äusserst problematisch, wie Bilder generiert werden. 
Der allgemein verständliche inhaltliche Aufbau eines 
Bildes, von dem du gesprochen hast, ist bis heute mein 
Dilemma. Ich fand es bereits im Journalismus-Kontext  
extrem schwierig, weil dann alles auch mit dieser ganzen  
politischen Intention zusammenhängen muss. Das ist 
ja die Behauptung der Fotografie: Du machst ein foto-
grafisches Bild und jeder kann sagen, was er sieht. Aber 
die Bedeutung davon ist absolut konstruiert. Das hat viel 
mit Leseweisen und Bildung oder eben Nicht-Bildung zu 
tun, oder Propaganda, Stereotypen, dem kulturellen Kon-
text und so weiter. Das ist eine Frage, die mich bis heute 
beschäftigt.

T  Ich bin Verleger. Ich bin ein Handwerker. Und ich 
bin froh, wenn Valentin ein Handwerk hat, welches er 
beherrscht. Ich bin froh, wenn Shirana ein Handwerk  
hat, das sie beherrscht. Das muss ich jetzt hier einfach 
mal betonen.

S  Es ist für mich auch gut, dass ich etwas kann, eine 
Grundlage habe. Aber Referenzen hatte ich eigentlich 
nie, ausser während dem Studium. Im Neunzigerjahre-
Strudel waren einige Positionen prägend für mich. Ja, 
damals haben die mich sicher geprägt, und wenn ich mir 
heute jene Referenzen wieder anschaue, dann weiss ich 
nicht, was sie inhaltlich mit mir zu tun hatten. Wenn ich 
heute bei einem Jobgespräch gefragt werde, was meine 
Referenzen sind, dann weigere ich mich bewusst, sie zu 
benennen, weil ich schon weiss, warum ich die hatte, weil 
es uns nämlich nahegelegt wurde. «Wenn du so und so 
eine Art von Künstlerin werden willst, dann …» Heute bin 
ich komplett referenzlos, und das werfe ich mir manchmal 
selbst vor. Mit den Referenzen positioniert und kontex- 
tualisiert man die eigene Arbeit ja auch auf eine Art. Des-
halb interessiert es mich, was deine Referenzen sind und 
wie du damit umgehst, gerade weil ich selber so referenz-
los bin.

T  Atheistisch.
S  Ja, Atheistin bin ich auch.
T  Haltlos.
S  Orientierungslos! Aber das ist nicht immer schlecht 

und hat auch seine eigene Logik. Aber jetzt erzähl mal von 
deinem Verhältnis zu Referenzen. Es interessiert mich.

V  Du hast verschiedene interessante Dinge ange- 
sprochen. Was ist die Bedeutung oder das Didaktische 
eines Bildes? Du hast natürlich recht, jedes Bild ist in 
einen gesellschaftlichen Kontext eingebunden, damit 
man es lesen kann. Aber wenn ich das didaktische Bild 
meine, dann möchte ich das ganz simpel erklären: Wenn 
du beispielsweise eine Gebrauchsanweisung zeichnen 
musst – das ist jetzt natürlich anachronistisch gedacht, 
denn ich habe meine Ausbildung in den Neunzigerjahren 
gemacht und wir hatten damals noch keine Computer – 
wenn du also eine Gebrauchsanweisung zeichnen willst 
für einen Staubsauger, damit jeder diesen Staubsauger 
zusammenbauen oder auseinandernehmen kann, dann 
ist es die Aufgabe des wissenschaftlichen Zeichners, diese 
so darzustellen, dass sie der Hinterletzte versteht. Es ist 
ganz etwas Simples eigentlich.

S  Damit kann man ja auch ein klares Statement ma-
chen und sagen, das ist das und es zeigt dir jenes.

V  Genau. Die Gebrauchsanweisung für einen Staub-
sauger ist nur ein einfaches Beispiel, welches für die ganze 
Bevölkerung gedacht ist. Komplizierter wird es zum Bei-
spiel, wenn du ein Lehrmittel im medizinischen Bereich 
machen musst für angehende Ärzte. Du zeigst ihnen 
einen aufgeschnittenen Menschen, wo die Organe offen 

V  Ja, aber diese Kinderbücher im Panoramaformat 
waren wirklich für Kinder gedacht, ohne den linken, 
politischen Biss. Solche Bücher waren mir sehr wichtig. 
Aber auch die ganze abendländische Kunst. Wenn ich 
mich entscheiden müsste, welches Buch ich mit ins Grab 
nähme, dann wäre es rein inhaltlich gesehen eines von 
Hieronymus Bosch. Aber von der Umsetzung her bin ich 
auch jedes Mal fasziniert, wenn ich Bilder von Hans Mem-
ling anschaue. Beispielsweise «Bathseba steigt aus dem 
Bade» (Abb. 1) oder «Die Verkündigung». (Abb. 2) Es 
ist nicht der Realismus, der mich fasziniert, sondern die 
Bildfindung und die Verzerrungen der Figuren. Memling 
ist inhaltlich harmloser als Bosch, doch seine Bilder sind 
eine bis ins feinste Detail arrangierte Ansammlung ver-
schiedener Figuren, welche zwar alle gemeinsam auf der 
Leinwand auftauchen, und trotzdem ist jede in sich ge-
kehrt. Es sind Szenerien im Schwebezustand von atem-
beraubender Intensität, zeitlos und in ihrer Ausarbeitung 
von höchster Präzision. Seine Bilder wirken auf mich 
real und irreal zugleich. Aber natürlich geht mein Kunst-
verständnis noch weiter. Ich sehe mich ja nicht als rück-
wärtsgewandten Maler. Vielmehr versuche ich die figu-
rative Malerei in die heutige Zeit zu übersetzen. Deshalb 
gibt es bei mir auch zeitgenössische Referenzen. Nehmen 
wir zum Beispiel die grafische Umsetzung der Interieurs 
oder Stillleben von Roy Lichtenstein. Diese Reduktion der 
Bildmittel überzeugt mich unglaublich und es ist gleich-
zeitig auch eine moderne Formensprache seiner Zeit. Ich 
versuche ja auch Bilder zu malen, welche inhaltlich und 
formal aus meiner Zeit sind. Ob mir das gelingt, müssen 
andere entscheiden.

S  Wenn ich an dieser Stelle wieder den Schwenk 
mache ins Morgenland: In der Miniaturmalerei gibt es  
ja auch diese Gleichzeitigkeit und die verschiedenen 
Perspektiven.

V  Du meinst in der persischen und indischen Malerei?
 Ich arbeite im Museum Rietberg. Dort haben wir laufend 

Wechselausstellungen mit indischen Miniaturen.
S  Ich denke an den Umgang mit der Perspektive. 

Wenn ich jetzt hier so sitze und deine Skizze und das 
Bild anschaue, dann fällt mir die Gleichzeitigkeit der 
verschiedenen Perspektiven und Distanzen auf, die ex- 
trem präsent sind. Mit den verschiedenen Informations-
zulieferungen. Dann auch das Architektonische und der 
grafische Aufbau. Und das Ornamentale, wenn ich den 
Ausdruck jetzt nicht falsch verwende, das hier an den 
Bildrändern zum Zuge kommt. Das kenne ich auch aus der 
persischen Buchkunst. Dort gibt es Seiten mit äusserst 
detaillierten Verzierungen, die auch fragmentarisch sind. 
Das ist wie beispielsweise dieses Band auf deinem Bild. 
Die ganz grossen Kaligrafen und Illustratoren der persi-
schen Malerei gestalten die Seiten grafisch, aber auf eine 
extrem präzise und doch fragmentarische Art, die dann 
auch eine Wertigkeit mit sich bringt, aber an sich eine 
andere Bedeutung hat als jetzt bei dir. Also wenn ich das 
anschaue, sehe ich die Referenzen auch, die du benennst, 
aber gleichzeitig sehe ich auch in den persischen Miniatu-
ren (Abb. 3) durchaus Verbindungspunkte. Dort ist das 
Niedergeschriebene wie inszeniert.

V  Ich habe eine Lücke in der persischen Kunst.
S  Jeder ist doch anders aufgewachsen und hat auch 

deshalb entsprechende Lücken. Mein Elternhaus war 
ausgesprochen kultiviert. Noch heute wird alles, was ich 
mache, von meinen Eltern unterstützt. Aber es ist eine an-
dere Art von Bildung, die ich mitbekommen habe. Es ging 
nicht um den Kunst- und Kulturbegriff des Westens.

V  Ich bin grundsätzlich breit an Kunst interessiert. 
Mich interessiert die Kunst verschiedenster Kulturen und 
diverser Epochen. Das war schon immer so. Und diese 
Fragmentierung, von der du sprichst, die findet man in 
vielen Kulturen. Nehmen wir zum Beispiel wieder Hans 
Memling mit seinen Simultandarstellungen. Bei seinem 
faszinierenden Bild «Die Passion Christi» fügt er etwa die 
dreiundzwanzig Stationen von Jesus’ Leidensweg in eine 
fiktive Landschaft ein. Alle Gleichzeitig. Dort steht er auf 
dem Ölberg, dann läuft er mit seinen Gefolgsleuten in die 
Stadt …

E I N  G E S P RÄC H
Shirana Shahbazi (S)

Thomi Wolfensberger (T)
Valentin Magaro (V)
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T  Du meinst, wie eine Bewegungsstudie.
V  Ja, genau.
S  In Kirchen habe ich das auch schon gesehen. Das ist 

richtig faszinierend.
V  Wenn wir jetzt wieder davon reden, was ein Bild 

alles kann, dann ist für mich die Errungenschaft des 
Simultanbildes eine unglaubliche Leistung: Dass man 
auf die Idee kommt, auf dem gleichen Bild verschiedene 
zeitliche Abläufe zu zeigen, ohne dass diese, wie beispiels-
weise im Comic, in einzelne Fenster aufgeteilt sind.

S  Das machst du in deinen Bildern ja auch ganz inten-
siv, oder?

V  Ja, ich nutze die Simultandarstellung in meinen Bil-
dern auch.

T  Ich habe deine Bilder immer italienisch gelesen. Du 
wählst einen Grauwert und gehst in die eine Richtung 
heller und in die andere Richtung dunkler. Ist das eine 
Technik von dir oder lese ich das falsch? Man nennt das 
Chiaroscuro.

V  Ja und Nein. Seit einigen Jahren wähle ich bei allen 
grossen Bildern eine ganz bestimmte Hintergrundfarbe. 
Diese wechselt aber von Bild zu Bild. Sie ist dann der je-
weilige Grundklang des ganzen Bildes. Beim Bild Schutz-
mantelmadonna zum Beispiel ist es ein dunkler Grauton. 
Die Komposition habe ich im Vorfeld immer mit Studien 
vorbereitet. Ich projiziere dann das Motiv auf die grun-
dierte Malfläche und übertrage nur die Aussenlinien der 
Komposition. Anschliessend setze ich die Farben so, dass 
möglichst viel von der Untergrundfarbe bestehen bleibt. 
Dabei arbeite ich für die plastische Modellierung aber 
nicht nur mit Hell / Dunkel für Licht und Schatten. Ich ver-
suche dies auch bewusst mit der Farbe zu bewältigen und 
auch die Grenzen des Möglichen auszuloten.

T  Oft kommt es vor – was für viele ein No-Go ist in der 
Kunst, was ich aber nicht verstehe – dass man Personen 
aus der eigenen Familie im Werk verwendet. Bei Shirana 
ist es zurzeit gerade ihre Tochter. Und bei Valentin ist es 
lustig, dass bei diesem Bild sein Sohn vorkommt. Sehr oft 
taucht auch die Frau von Valentin auf den Bildern auf. In 
einer getwisteten Rolle. Manchmal ist sie eine rennende 
Nonne und manchmal eine Sexarbeiterin. Ich finde das 
einfach wahnsinnig praktisch. Dein Bildarchiv besteht ja 
hauptsächlich aus deinem sehr nahen Umfeld. Oder lese 
ich das falsch?

V  Ich konnte in den letzten dreiunddreissig Jahren 
viele Zeichnungen von meiner Frau machen und habe 
diese auch in meine Bilder überführt. Tatsächlich arbeite 
ich aber auch mit anderen Personen, welche mir Modell 
stehen. Aber es sind fast ausschliesslich Menschen aus 
meinem näheren Umfeld. Das schafft eine Art Vertraut-
heit. Früher zum Beispiel habe ich öfter mal Zeichnungen 
von meiner Tochter gemacht. Sie ist jetzt aber schon vier-
undzwanzig und wohnt nicht mehr zuhause. Nun ist mein 
Sohn an der Reihe. Er kommt auch auf dem Bild vor, das 
ich zurzeit gerade male. Hier zum Beispiel ist eine Detail-
studie dazu. Diese hat aber auch wieder Vorzeichnungen, 
welche ich zusammengeführt habe. So entstand aus mei-
nem Sohn eine Art indische Gottheit, welche mehrere 
Dinge gleichzeitig macht. Bei den indischen Gottheiten 
versuchten die Künstler eine visuelle Lösung zu finden, 
um alle Aspekte zu zeigen, welche dieser Gott oder diese 
Göttin in sich vereinen. Um dieses Problem zu lösen, haben 
sie den Gottheiten einfach mehrere Arme gemacht. Auch 
dies finde ich eine spannende künstlerische Erfindung.

T  Eine praktische Lösung.
V  Du machst der Figur einfach mehrere Arme. In der 

einen Hand hat sie eine Muschel, in der anderen einen 
Stab, in der dritten ein Gefäss und so weiter, um zu zei-
gen, dass der Gott oder die Göttin mit allem gleichzeitig 
jongliert.

  Mein Sohn verbringt viel Zeit mit Computerspielen, 
was ja schon eine unglaublich komplexe Angelegenheit 
ist. Ich meine damit die Welt der Games mit ihren Dreh-
büchern, ästhetischen Ausrichtungen, den virtuellen so-
zialen Interaktionen oder der weltweiten Vernetzung, in 
welche man rund um die Uhr und rund um den Globus 
einsteigen kann. Aber während er spielt, läuft gleichzeitig 

das Handy, er isst etwas, macht also Multitasking, wie 
man das so schön sagt. Dies wollte ich einfangen. Deshalb 
habe ich diese Figur entwickelt und mich dabei bei den in-
dischen Künstlern bedient. Die entstandene Figur reprä-
sentiert für mich aber nicht meinen Sohn, sondern unsere 
Gesellschaft, welche laufend mit Impulsen überhäuft wird.

T  Meine Frage ist aber viel persönlicher: Nehmen die 
Modelle aus eurem familiären Umfeld dies als Hommage 
war, oder ist es eine Irritation? Ich sehe das bei Shirana: 
Am Schluss sind ihre Töchter unglaublich stolz, wenn sie 
auf den Fotos auftauchen. Aber bis sie drauf sind, sind sie 
irritiert.

S  Ich habe lange gebraucht, bis ich mit dieser Situation  
klarkam. Für dich ist dies vielleicht schwierig nachvoll- 
ziehbar, weil du im Steindruck natürlich immer wieder 
mit Arbeiten zu tun hast, auf welchen sie vorkommen. 
Am Anfang hatte ihr Einbezug tatsächlich vor allem mit 
praktischen Gründen zu tun, später wurde der Grund ein 
anderer. Für mich war es schlicht einfacher etwa meine  
Grossmutter zu fotografieren als irgendjemanden. Dann 
habe ich das eine Zeit lang explizit nicht gemacht. Das 
hatte mit der Distanz zu tun, die ich zu meiner Biografie 
aufbauen musste hier in der Schweizer Kunstszene, damit 
ich mir einen künstlerischen Freiraum schaffen konnte. 
Wenn Valentin seine Tochter oder Mutter oder Gross-
mutter fotografiert, spricht man nicht über seine Schwei-
zer Herkunft. Bei mir werden meine Angehörigen dann 
immer als zusätzliche Information über meine Herkunft 
missbraucht. Nun habe ich ja meine sogenannt nicht 
gegenständlichen Arbeiten, von denen manche sagen, 
sie seien abstrakt. Interessant ist, dass diese ja ebenfalls 
Abbildungen von Gegenständen sind, die ich im Studio 
fotogafiert habe. Einfach mehrfach belichtet. Mich inte-
ressiert der Moment, bei dem man sich der Wirklichkeit 
nähert, an sie rangeht und diese wieder loslässt und etwas 
Neues entsteht, eine neue Wirklichkeit, die vielleicht 
nicht ganz eindeutig ist. Das ist, was ich mache. Mich in-
teressiert es, wenn das Genaue und Ungenaue gleichzeitig 
existiert. Ich hatte eine Museumsausstellung und jemand 
hatte einen Text für den Katalog geschrieben. Wir sind 
uns über das Thema der Abstraktion richtig in die Haare 
geraten, weil er sagte: «Shirana Shahbazi kommt aus dem 
Iran und dies und das und jetzt löst sich die Wirklichkeit 
in die Abstraktion auf und hat zu nichts mehr einen Bezug. 
Und so schliesst sich bei ihr der biografische Kreis, in dem 
sie zum Ornament kommt.» Ich finde das so komplett un-
interessant, und das stimmt so auch nicht. Du kannst ja 
selbst erzählen, wie du zum Thema Ornament, Abstrak-
tion und dem Figurativen stehst, denn diese Begriffe muss 
man genau klären. 

V  Ich habe damals jene Ausstellung gesehen, und nun 
habe ich deine Arbeiten erneut genauer angeschaut. Du 
zeigst gegenständliche Fotos, ob es nun eine Stillleben ist 
oder ein Portrait, und gleichzeitig gibt es Fotos, bei wel-
chen der Betrachter keinen Bezug mehr zu einer realen Si-
tuation vorfindet, weil es nur noch Flächen sind, die auch 
keine Andeutung einer Räumlichkeit haben. (Abb. 4 + 5) 
Was ich aus deinen Arbeiten herauslese, ist – und das geht 
mir in meiner künstlerischen Beschäftigung gleich – dass 
du auch eine Bilderforscherin bist. Will heissen, dass du 
dich sicher auch mit der Frage beschäftigst: Was ist eigent-
lich ein Bild.

S  Ja, das stimmt. Aber mit diesen ungegenständlich 
abstrakten Fotos konnte ich mir als Künstlerin auch ma-
ximale Freiheiten schaffen. Ich hatte dann im Museum 
Rietberg eine Ausstellung, wofür ich private, aber recht 
unpersönliche Fotos benutzt habe. Diese Arbeiten hat  
Fabrice Stroun gesehen, und er hat mich motiviert, für 
meine geplante Ausstellung in der Kunsthalle Bern 
persönlichere Bilder zu machen. Mit diesem Impuls unter-
nahm ich dann tatsächlich eine dreimonatige Reise mit 
meiner Familie von hier bis in den Iran. Und dann kreiste 
bei mir wieder die Frage, ob es für mich stimmt, mich mit 
den neugewonnenen Freiheiten zurückzuwagen, mir dies 
auf der Basis dieser Distanz und Souveränität, welche 
ich mir aufgebaut hatte, zu erlauben … Ich habe heute be-
reits mit Thomi darüber gesprochen. Er meinte, warum 

Abb. 1: Hans Memling, «Bathseba steigt aus dem 
Bade», 1480, Öl auf Holz, 191.5 × 84.5 cm

Abb. 3 : Sturz eines alten Liebhabers vom Dach eines 
Pavillons, Aus einem «Tuhfat al-Ahrar» des Jami 
(1414 – 1492) Iran, 1583, 24.3 × 16.5 cm (Blattmass); 

18.1 × 10.9 cm (Bildmass), Museum Rietberg,  
Zürich, RVA 1034, Fol. 62v

Abb. 2: Hans Memling, «Die Verkündigung», 
1480 – 1489, Öl auf Holz, 76.5 × 54.6 cm

Abb. 4 : Shirana Shahbazi, «Stillleben-33-2009, 
2009, C-Print auf Aluminium, 90 × 70 cm

Abb. 5 : Shirana Shahbazi, «Komposition-82-2013, 
2013, C-Print auf Aluminium, 210 × 168 cm
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eigentlich nicht die anderen? Es ist ganz einfach: Es macht 
mir einfach keine Freude, die anderen auf meinen Bildern 
zu sehen. Es muss ja niemand wissen, dass es meine Toch-
ter oder meine Grossmutter ist. Mir ist das Bild jedoch 
näher. Es ist praktisch und gleichzeitig persönlicher. Also 
für mich ist es irrelevant, ob dein Bild jetzt von deiner Frau 
inspiriert ist oder nicht.

V  Das denke ich auch. Für den Betrachter ist es letzt-
endlich irrelevant.

T  Es soll auch so sein. Oder findest du nicht?
S  Es könnte auch anders sein. In einem anderen Werk 

könnte es eine andere Bedeutung haben.
V  Richtig. Wenn zum Beispiel eine Künstlerin oder ein 

Künstler explizit will, dass das Private zum Thema wird. 
Nimm etwa die Fotos von Nan Goldin. Das sind ganz in-
time Einblicke in das persönliche Leben der Künstlerin. 
Nur dank diesem unzensierten Blick in ihr unmittelbares 
Umfeld wird die Verletzlichkeit sichtbar. Ich als Maler und 
Zeichner habe immer einen Vorteil, weil ich alles trans-
formieren kann.

S  Ja.
V  Das Foto ist viel näher am Ding dran.
S  Das ist eben das Problem. Ich sehe auch, dass du 

einen Vorteil hast.
V  Ja, aber du hast den Vorteil, dass du mit der Foto-

grafie, und damit letztlich auch der Betrachter, näher dran 
bist. Meine Aufgabe ist es, Bilder zu schaffen, welche trotz 
dem Transformationsprozess die gleiche Unmittelbarkeit 
erzeugen, welche du mit der Fotografie automatisch hast. 
Ich erinnere mich zum Bespiel an die Neunzigerjahre zu-
rück, als ich zum ersten Mal Fotos von Nan Goldin gesehen 
habe. Mir wurde da schlagartig bewusst, dass ich diese Un-
mittelbarkeit in meinen eigenen Bildern auch haben will, 
gleichzeitig realisierte ich, dass dies mit dem Zeichenstift 
viel schwieriger umzusetzen ist.

S  Aber weisst du, diese Simultanität und diese Viel-
schichtigkeit schaffst du dann vielleicht doch nicht so ein-
fach mit einem Foto. Deshalb muss ich mich auch so auf 
den Kopf stellen und alles x-fach übereinander belichten. 
Nehmen wir dein Beispiel mit der indischen Gottheit, die 
Komplexität, die Simultanität. Schaff das mal mit einer 
Fotografie! Was ich mit all der Kompliziertheit versuche, 
ist mehr Zeit einzufordern in der Betrachtung und der 
Leseart. Und ich brauche auch immer etwas vor der Ka-
mera. Ich habe das Gefühl, du kannst viel unkomplizierter 
einfach spontan loslegen.

V  Je länger ich deine Arbeiten anschaute, desto mehr 
realisierte ich, dass du auf Zeit arbeitest, also dass es Bil-
der sind, welche die Aufmerksamkeit des Betrachters ein-
fordern. Und ein anderer Punkt, und dort sehe ich eine 
Parallele in unseren Arbeiten, ist die Exaktheit. Man hat 
bei keinem Bild von dir das Gefühl, dass es auf die Schnelle 
erarbeitet ist. Die Bilder sind sorgfältig ausgewählt. Sie 
haben keine Störfaktoren oder Verlegenheitslösungen. Es 
sind klare Konstruktionen.

T  Was bei Shirana am Schluss an die Öffentlichkeit 
geht, ist eine klare Haltung, nur der Leidensweg dauert 
unterschiedlich lange.

S  Ja, der Leidensweg ist ein anderer. Aber uns ver-
bindet das Genaue, also diese Sorgfalt und Ernsthaftig-
keit. Bei uns ist alles sehr bewusst gemacht, obwohl deine 
Mittel sehr präzise und zeitaufwendig zu sein scheinen, 
während ich nicht zu lange an etwas dranbleiben kann. 
Trotzdem arbeite ich sehr bewusst und auf eine andere 
Art genau. Was mich aber an Kunstwerken stört, wenn sie 
in einer konstruierten Art aufgeladen und dadurch hohl 
sind. Mich interessiert stattdessen die Aufrichtigkeit und 
Ernsthaftigkeit, die mich mehr berührt und überzeugt, als 
wenn Strategien dahinter sind.

  Valentin, wie gehst du an ein Bild heran?
V  Sehr lange beschäftige ich mich nur mit der Kom-

position. Dazu fertige ich viele Detailstudien an. Dann 
beginne ich mit dem eigentlichen Malen. Zu diesem Zeit-
punkt ist die lineare Komposition bis auf kleine Details, 
welche sich manchmal noch beim Malen ändern können, 
bereits gesetzt. Die Formen sind an ihrem Platz. Die Farb-
findung ist dann ein Kapitel für sich.

in Ordnung, wenn du sagst, was dich aufregt, was dich be-
schäftigt, was dir an die Substanz geht. Das interessiert 
mich in meinen Bildern ja auch.

S  Für mich persönlich ist dieses Thema gerade ein 
Triggerpunkt. Wenn wir nun aber eben dabei sind … 
inhaltlich interessieren mich Fragen wie «Was ist das Bild» 
oder «Was kann ein Bild und für wen kann das Bild etwas 
und auf welche Art?» Ich habe mich nie wirklich bewusst 
von dem wegbewegt, weil ich das Gefühl habe, es ist eben 
schon ein relevantes Statement für mich persönlich. Der 
künstlerische Freiraum, welchen ich mir erarbeitet habe 
oder eben erkämpfen musste, hatte damit zu tun, dass ich 
mir bestimmten Inhalten, die mir zugeschrieben worden 
sind, nicht bediente. Und dass ich das dann angegangen 
bin, reflektierte und einen Umgang damit fand. Aber das 
war ein langer Prozess.

V  Ich habe zwei längere Podcasts im Internet gefunden 
mit dir. (SRF 2019 und Migros Museum 2017) Ein Thema, 
wie auch in diesem Gespräch, ist dort, dass du dich nicht 
in eine bestimmte Ecke drängen lassen willst, beziehungs-
weise dass du dich wehrst, in eine ganz bestimmte Ecke ge-
drängt zu werden.

S  Ich gehe schon in eine Ecke rein, aber freiwillig, und 
nicht, weil ich muss. Ich meine, hinter allem, was ich 
mache, stehe ich. Die Reaktion war immer: Aha, dann bist 
du gar nicht so iranisch, dann bist du nicht politisch. Die 
Journalisten versetzen sich nicht in deine Person hinein, 
stülpen Bilder über dich. So können sie nicht annähernd 
begreifen, wie du die Dinge betrachtest. Dann haben ihre 
Worte nichts mit dir zu tun. Also ich habe schon schwarze, 
gekrauste Haare, aber für mich haben diese nicht dieselbe 
Bedeutung wie für eine Schweizer Journalistin.

V  Denen, die mit Kunst kaum vertraut sind, sage ich 
gern: Kunstschaffende materialisieren einen Gedanken. 
Ob du ein Lied komponierst, einen Text schreibst oder ein 
Bild malst, du materialisierst einen Gedanken, damit an-
dere Menschen diesen Gedanken auch sehen oder hören 
können. Trotzdem: Wie es ankommt auf der anderen 
Seite und in welche Schublade dich jemand stecken will, 
das ist nochmals eine ganz andere Geschichte.

T  Ja, aber du bist ja dort unbelehrbar im positiven 
Sinne. Wir haben doch zusammen das Leporello «Der ge-
fallene Mann» gemacht. Dabei geht es um jenen ungari-
schen Typen, welcher zuhause nicht gerade rechtsextrem, 
aber sehr homophob politisiert und in Brüssel ein ganz an-
deres Leben geführt hat. Und du kommst zu mir und sagst: 
Von dem muss man eine Edition machen. Und ich sage, 
das machen wir sicher nicht, und am Schluss hast du mich 
davon überzeugt, dass dies relevant ist, dass man nicht 
eine Vorverurteilung über die Presse macht. Wir kennen 
diesen Typen ja gar nicht. Wir haben einfach etwas in der 
Presse über ihn gelesen und haben ihn schubladisiert …

V  Genau das ist ja das Thema!
T  Das ist ein schlechter Mensch, welcher so ein 

Doppelleben führt – aber vielleicht ist er das ja auch gar 
nicht. Und das Leporello, welches du gemacht hast, ist am 
Schluss nicht einmal wertend. Weder für ihn noch gegen 
ihn, sondern du hast dich einfach mit diesem komischen 
Typen beschäftigt.

V  Ich habe mich nicht mit ihm, sondern mit uns be-
schäftigt. Diese Geschichte ist für mich ein Spiegel 
unserer Gesellschaft. Wir leben in einer unglaublichen 
Empörungsgesellschaft. Und diese Haltung nährt so viele 
Dinge. Dieses ständige Bashen und Moralisieren. Die 
Zeiger der Meinungen gehen diametral auseinander. Die 
einen wollen unbedingt dies, die anderen unbedingt das 
und bei gewissen Fragestellungen sehe ich einfach, dass 
es nicht zusammenkommt. Es driftet immer mehr aus-
einander und spaltet unsere Gesellschaft. Und die Men-
schen gehen mit ihren Haltungen und Wertvorstellungen 
immer mehr aufeinander los. Ich bin nicht politisch aktiv 
und will mit meinen Bildern auch nicht für das Klima oder 
für Frauenrechte, gegen Rassismus oder für was auch 
immer kämpfen. Themen, welche man für moralisch rich-
tig erachten würde. Ich bin einfach ein Beobachter unse-
rer Gesellschaft. Und die driftet so sehr auseinander. Und 
die Sache mit dem ungarischen Politiker, welche in der 

S  Und du arbeitest an einem einzigen Bild oder parallel 
an verschiedenen Bildern?«

V  Wenn ich an einem so grossen Bild arbeite, dann bin 
ich jeweils nur auf ein Bild fokussiert.

S  Und du arbeitest jeden Tag daran?
V  Ausser am Sonntag, dann arbeite ich im Museum 

Rietberg.
S  Und du hast zudem noch zwei Kinder.
V  Ja, aber die sind jetzt schon grösser.
S  Und als die kleiner waren, hast du da auch jeden Tag 

gearbeitet?
V  Ja.
T  Ich finde, ihr habt ein faszinierend normales Fa- 

milienleben.
  Ich denke, deine Bilder, Valentin, haben nichts Ana-

chronistisches, sie sind nicht von gestern, aber dass du 
so ein braves, herziges Familienleben führen kannst, das 
finde ich absurd. Und das macht mir immer Freude.

V  Aber ich muss natürlich auch sagen, dass ich ein ex- 
tremes Glück habe. Ich bin zum Beispiel seit dreiund-
dreissig Jahren mit der gleichen Frau zusammen, und sie 
hat mir immer den Rücken freigehalten.

S  Ich sehe schon, dass du die moderne Version eines 
Vaters bist. Du hast deine Kinder sicher auch von der 
Krippe geholt und warst am Abend zuhause. So schätze 
ich dich jedenfalls ein. Und gleichzeitig hattest du den 
Fokus auf die Kunst. Wenn du hier im Atelier warst, hast 
du gemalt. Ich habe auch zwei Kinder und einen Mann, 
der den familiären Alltag mitträgt und mir nie im Weg ge-
standen wäre. Er hilft mir auf unterschiedlichste Art bei 
meiner Arbeit, und dies leidenschaftlich. Aber den Fokus, 
von dem du sprichst, den habe ich nicht. Gleichzeitig habe 
ich schon Respekt vor meiner Arbeit, finde sie gut, aber 
sie ist nicht mein Lebenselixier, und ich arbeite zu einem 
Bruchteil der Zeit daran, im Vergleich zu dir. Dies einer-
seits, weil ich so konstituiert bin, andererseits, weil mir 
das die Gesellschaft nicht erlaubt. Auch in der Schweiz 
nicht. Kinderbetreuung ist hier ein Luxus, und die Zeit 
zum Arbeiten musste ich mir mit Hilfe von anderen 
Frauen (meiner Mutter, Schwiegermutter, Nachbarinnen, 
Freundinnen etc.) erkämpfen. Und trotzdem war ich 
nicht wirklich fokussiert. Dann kommt bei mir natürlich 
auch der politische Kampfgeist dazu, wie damals mit der 
Kurzhaarfrisur. Ich gehe jetzt auch selbstbewusst in die 
Männerdomäne der Kunstwelt hinein. Aber diese ganze 
Parallelwelt im Kopf von Familie, Kunst und allem Weite-
ren ist mir oft zu viel. Die Sache der Gleichzeitigkeit von 
Kunstschaffen und Elternschaft. Also dir muss ich das ja 
nicht sagen. Die Kinder sind halt Kinder, sie müssen auf-
wachsen, erzogen werden, gehen durch ihre soziale Ent-
wicklung, gehen zur Schule, werden krank. Man sorgt 
sich. Du musst so viel noch extra machen, musst wissen, 
wo welches Hallenbad ist usw. Und da bist du noch nicht 
in dem Bereich: Essen sie genug, geht es ihnen gut … Aber 
der Alltag ist schon so, dass es hundert Sachen gibt, die ich 
lösen muss. Und dann bin ich endlich im Atelier und am 
liebsten würde ich mich einfach nur noch hinlegen und 
schlafen. Und im Atelier habe ich, wenn ich Glück habe, 
eine halbe Stunde oder zwei, wo mich niemand was fragt. 
Dazu habe ich ja noch mein Business. Ich benutze dieses 
Wort jetzt ganz bewusst. Ich mache ja mein Ding und so, 
aber das Kreative, oder eben die Momente, wo etwas Ge-
niales entstehen könnte, einfach so, das kommt oft zu kurz. 
Und jetzt komme ich wieder zurück zu meinem Mann, 
dessen Vater Galerist war und der vor Bewunderung für 
Kunst trieft. Dann redet er von «wahren Künstlern». Und 
der wahre Künstler, der bist ja in dem Moment du, der das 
macht, weil er es machen muss … und ich selber surfe ein-
fach auf den Möglichkeiten, die ich habe.

V  Ich jedenfalls kann ohne Kunst nicht sein. Ich muss 
meine Arbeit machen. Ich glaube, ich würde durchdrehen, 
wenn ich es nicht machen könnte. Aber das ist ein Fass, 
welches ich nicht weiter aufmachen möchte. Lieber spre-
che ich von den Inhalten: Ich versuche schon Dinge ab-
zubilden, welche mit meinem Leben und auch mit unse-
rer Gesellschaft zu tun haben. Reibungsfläche spielt 
immer eine grosse Rolle. Und darum finde ich das völlig 

internationalen Presse als kurzlebige Geschichte derart 
hochgeschaukelt wurde: Ich finde es so ambivalent, was 
mit diesem Menschen passiert ist. Wer interessiert sich 
schon für die Mitglieder des EU-Parlaments. Und auf ein-
mal liest man in der Zeitung, dass dieser Mann einen mo-
ralischen Fehltritt begangen hat. Und weil die Geschichte 
so absurd ist, kennen wir ihn nun alle. Jeder denkt, was 
dieser für ein Heuchler und Idiot ist. Einige Leute, mit 
denen ich über diese Geschichte gesprochen habe, haben 
mir gesagt, dass der verdient hat, dass er in den Medien 
fertig gemacht wurde. Dabei haben sie vorher noch nie 
etwas von ihm gehört oder gelesen.

T  Aber du hast dich ja für diese Vorverurteilung 
interessiert.

V  Es sind verschiedene Aspekte an dieser Geschichte, 
welche mich interessiert haben, um daraus eine Bilder-
geschichte zu machen.

T  Also ich weiss nicht, wie du mich davon überzeugen 
konntest, dass ich das als Verleger herausgeben soll.

V  Ich glaube, dich hat auch diese Ambivalenz inte- 
ressiert.

T  Ja, aber ich bin überrascht, dass wir das Projekt fi-
nanzieren konnten.

V  Ja, wir haben es finanzieren können.
T  Das ist sehr erstaunlich.
V  Ich habe mehrere Stiftungen angefragt, ob sie unser 

Projekt finanziell unterstützen würden. Einige haben zu-
gesagt. Aber es sind auch lustige Antworten gekommen. 
Eine Stiftung, welche mir früher schon mal Geld gegeben 
hat, hat mir zum Beispiel zurückgeschrieben, ich solle ihre 
Adresse künftig aus meiner Fundraising-Liste streichen.

T  Das ist für mich das Thema Inhalt. Jedes Mal, wenn 
Valentin mit der Idee eines Kunstprojekts kommt, schlu-
cke ich erstmal leer. Weil ich nicht weiss …

S  Das ist doch super. Und ich wünschte, dass der 
nächste Schritt sein könnte, dass man so näher an ein 
Thema herangeht und gleichzeitig die Komplexität bei-
behält. Das ist doch eine Art, Komplexität darzustellen, 
nicht zu sagen, dass alles in Ordnung ist, sondern dass 
alles vielschichtig ist und dass man sich wehrt gegen diese 
beschränkten Sichtweisen. Ich wehre mich ja auch gegen 
Vereinfachungen.

T  Du könntest ja auch Propagandamalerei machen, 
rein technisch betrachtet.

S  Propaganda wird ja auch immer nur einseitig kul- 
tiviert …

V  Propagandamalerei interessiert mich tatsächlich 
sehr. Hier geht es wieder um die Frage: Was können Bilder? 
Wie funktioniert eine Leserichtung, wie komponiert man 
eine klare Aussage, welche Mittel stehen den Künstlern 
zur Verfügung, um zum Beispiel ein pathetisches Ideal-
bild zu erschaffen? (Was ja meistens nichts mit der Reali-
tät zu tun hat). Da geht es aber um das reine Handwerk, wie 
man Bilder gestalten kann. Bei Propagandabildern denkt 
man ja gerne an den sozialistischen Realismus. Aber neh-
men wir zum Beispiel die Bilder der katholischen Kirche 
der letzten Jahrhunderte. Die sind eigentlich nichts ande-
res als Propagandakunst in eigener Sache. Es ist nicht nur 
Jesus’ Heilskunde, nein, es waren auch Bilder der Mani-
pulation. Und mit der Darstellung des Jüngsten Gerichts 
zum Beispiel hat die Kirche viel Geld gemacht. So kann 
man das auch sehen.

  Ich bin ein leidenschaftlicher Sammler von Bil-
dern zum jeweils gleichen Thema. So habe ich aus der 
Kunstgeschichte Bilderfolgen zum letzten Abendmahl, 
zur Schutzmantelmadonna, zu Maler und Modell, zum 
jüngsten Gericht oder zu Nonnen zusammengestellt. Ge-
rade beim letzten Abendmahl habe ich die Bilder, welche 
ich gefunden habe – es gibt ja unzählige Darstellungen – 
chronologisch geordnet, weil es mich interessiert hat, wie 
Kunstschaffende das Thema über all die Jahrhunderte 
umgesetzt haben. Dabei geht es immer um die gleiche 
Problemstellung: Wie drapiert man dreizehn Männer an 
einen Tisch, aus welcher Perspektive schaut man darauf? 
Einmal ist dieser kreisrund, einmal eine Ellipse, einmal 
rechteckig, in L-Form, dann wieder ist er ganz lang und 
alle, bis auf Judas, sitzen an einer Seite, dem Betrachter 
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gegenüber. Natürlich interessiert mich auch hier wieder 
speziell die Komposition. Ich bin kein Christ. Da bin ich 
einfach der neugierige Bilderforscher. Und anschliessend 
habe ich dann selbst eine eigene, sehr freie Bilderserie zum 
letzten Abendmahl gemacht. Auch zum Thema Schutz-
mantelmadonna habe ich Bilder gesammelt. Das ist eine 
Frauenfigur, welche die katholische Kirche im 13. Jahr-
hundert erfunden hat. Es ist eine Madonna mit einem wei-
ten Mantel. Darunter befinden sich die Schutzbedürftigen. 
Der Mantel ist wie ein Zelt, also ein Stück weit auch Archi-
tektur, weil dieser ein definierter, abgetrennter Raum ist. 
Seit dem 13. Jahrhundert entstanden sehr viele Varianten 
dieser Figur. Und manchmal sind so viele Menschen unter 
dem Mantel, dass dieser so gross sein muss, dass es noch 
mehrerer zusätzlicher Engel bedarf, um den Mantel hoch-
zuheben, damit alle darunter Platz haben.

T  Diese Bildersammlungen sind deine Recherche- 
arbeit.

V  Ja. Und hier siehst du meine Endvariante zum 
Thema Schutzmantelmadonna. Ich machte dann auch 
eine Serie zu diesem Thema. Hier interessierte mich 
wieder die Ambivalenz dieser Figur. Aber was ich sagen 
will: All diese historischen Figuren und Bilder waren ein 
Stück weit auch Propagandabilder. 

S  Jetzt kommen wir wieder zum Thema, das Thomi 
bereits angesprochen hat: Ist die Schutzmantelmadonna 
jetzt deine Frau und du bist der kleine Mann mit dem Stab 
oder wie?

V  Nein, so einfach ist das nicht. Das funktioniert nicht 
eins zu eins. Manchmal realisiere ich auch erst Jahre spä-
ter, was eigentlich der Inhalt des Bildes ist. Wobei ich 
mich auch dann noch täuschen kann, oder sich dieser wei-
ter verändert. Während ich die Bilder komponiere, oder 
auch male, arbeite ich sehr intuitiv. Ich lasse es einfach 
fliessen und überlege mir nicht, was diese Dinge für mich 
bedeuten. Dieser Prozess ist vielleicht mit der «Écriture 
automatique» vergleichbar, dem automatischen Schrei-
ben. Bei dieser Methode schreibt man unzensiert und 
ohne Eingreifen des kritischen Denkens.

  Tatsächlich habe ich aber eine grosse Affinität für 
die grosse Inszenierung. In diesem Zusammenhang liebe  
ich die katholische Kirche. Sie schafft mit ihren auf-
wendig orchestrierten Ritualen einen Illusionsraum. Da 
wir heute wissen, dass in diesem Religionsverein der ins-
titutionalisierte Missbrauch genauso seinen Platz hat wie 
die grosse Scheinheiligkeit und die Vergötterung der un-
befleckten Empfängnis, fallen die Fassaden der Theater-
kulissen immer mal wieder in sich zusammen. Das ist 
gleichzeitig ein entlarvendes, tragisches und von aussen 
betrachtet auch zutiefst menschliches Schauspiel. Doch 
kommen wir zurück zu den Propagandabildern! Sie sind 
ein Fundus, wenn es darum geht, sie zu untersuchen, ihnen 
auf den Zahn zu fühlen. Malen könnte ich Propaganda-
bilder jedoch nicht, weil sie keine Widersprüche zeigen,  

sondern idealisierte Wunschbilder einer bestimmten 
  politischen oder religiösen Vorstellung sind. Und, 

was noch viel wichtiger ist: Propagandabilder 
haben weder Humor noch Selbstironie. 

Und das ist mir in meinen 
Bildern wichtig.
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Hochschule des Kantons Thurgau, Kreuzlingen ‡ 76 Privatbesitz Schweiz ‡ 77 Kanton Zürich ‡ 78 / 79 Stadt Winterthur ‡ 86 Privatbesitz Schweiz ‡ 87 oben und unten Joh. Jacob Rieter-Stiftung,  
Winterthur‡ 88 / 89 Joh. Jacob Rieter-Stiftung, Winterthur ‡ 90 / 91 Kunstdepot Altdorf, Sammlung Christoph Hürlimann ‡ 92 Privatsammlung Deutschland ‡ 94 Privatsammlung Deutschland ‡  

95 Privatsammlung Deutschland ‡ 99 / 100 / 101 Sammlung Werner Kempf, Zürich ‡ 102 Privatsammlung Schweiz ‡ 106 Privatsammlung Schweiz ‡ 107 Kunstdepot Altdorf, Sammlung Christoph Hürlimann ‡  
115 Sammlung Werner Kempf, Zürich ‡ 116 unten Privatsammlung Schweiz ‡ 118 Privatsammlung Schweiz ‡ 119 unten links Sammlung Werner Kempf, Zürich ‡ 126 Privatsammlung Schweiz ‡  

131 Privatsammlung Schweiz ‡ 140 / 141 Dietsche Rechtsanwälte & Notare, Rorschach
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