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Rupert, erzahlen Sie uns von dem Anfang dieser Ausstellung in der Marcus Ritter Gallery in
Leipzig. Wo hat es angefangen?

Die Leipziger Show begann als Buchprojekt flr Billy Miller bei STH Editions in New York. Er lud
mich ein, ein Kunstlerbuch fir ihre Serie "Pictures and Words" zu machen, und ich entschied
mich dafur

mit dem britischen Musiker / Kiinstler Mark Stewart.

Bei Kiinstlern-Biichern geht es oft darum, eine bestimmte "Marke" zu verkaufen.

Es war fur mich interessanter, das Buch zu einem Dialog zu machen. Wir haben beide ein
ahnliches Interesse an der Funktionsweise von Systemen.

Mark und ich haben schon in mehreren Projekten zusammengearbeitet. Er hat ein Buch von mir
redigiert. Ich habe einige Videos fir seine Band “The Pop Group” und seine Soloarbeit gedreht.
Wir haben 2012 eine gemeinschaftliche Ausstellung in der Marcus Ritter Galerie in London
gemacht. Ich bin seit langem ein groer Fan von “The Pop Group,” und ich war 1980 zu ihrem



legendaren letzten Auftritt auf dem Trafalgar Square. Sie sind einer meiner Lieblingsbands. Und
ich bin ein grol3er Fan seiner Soloarbeit. Er ist groRartig.

Viele Bilder der Leipziger Ausstellung sind von Bildern inspiriert, die wir fur das Buch
ausgewahlt haben. Fir das Buch, machte Mark die Texte auf der linken Seite und ich habe die
Bild Seiten gestattet.

Kénnen Sie uns einen kurzen Rundgang durch die Leipziger Show geben?

Wenn Sie die vordere Galerie betreten, gibt es flinf grolRformatige Gemalde, die alle etwa 2.5m
breit sind bei 3.5m hohe. Vier auf Papier und eine ist direkt an die Wand gemait.



(AR 2ES)

Zwei dieser Werke reproduzieren und vergréssern Zeichnungen aus einem Stasi Handbuch,
das ich in Leipzig gefunden habe. Diese Skizzen zeigen einer Reihe archetypischer
Kopfformtypenund Frisuren von erwachsenen Mannern. Sie reichen von runden Kdépfen bis zu
quadratischen Képfen und von ovalen bis dreieckigen Gesichtern. Diese Skizzen wurden von
Informanten zur Beschreibung verwendet. Informanten kénnten damit Verdachtige an einer
Stralienecke identifizieren. Diese Strategie kommt aus einer Zeit vor Biometrischer Erfassung.
Diese sind professionell aussehende Skizzen eines Grafikers der Epoche. Zuerst sehen die
Bilder unschuldig aus, aber dann denkt man, daran wie sie dazu benutzt wurden, Verdacht auf
Dissidenten in der Gesellschaft basierend auf Ihres Kopfform. Sie erinnern an
NS-phrenologische lllustrationen aus den 1930er Jahren. Aber diese Art von Zeichnung ist
skurriler, diese Charakteren sehen aus wie Comic-Figuren aus dem Cover eines Pulp-Romans
aus den 50er Jahren. Man denkt sofort an den Look von Bond-Filmschurken.



Ein weiteres grof3formatiges Werk im vorderen Raum auf rotem Papier ist ein Zitat, das auf dem
Manifest von die Kinstlergruppe "The New Banalists" kommt. Dies ist eine Gruppe, die Mark
und ich im Jahr 2012 gegriindet haben. Der Text ist in schwarzes gotisches Skript und der
dahinter liegende Rokoko-Hintergrund stammt aus einer chinesischen Medizin Paket.



Wie soll dieses Nebeneinander funktionieren?

Das ist schwer in kiirze zu erklaren, aber... Ich mag immer eine seltsame visuelle
Nebeneinandersetzung. Zwei Codes, die sich gegenseitig erscheinen exklusiv. Die kognitive



Dissonanz in diesem Stlick ist, dass der chinesische Text auf Rot Mao und Kommunismus
asoziert und schwarze gotische Schrift auf Rot gleichzeitig auf rechte Grafiken der die 1930er
Jahre hin.

Eine weitere groRRformatige Arbeit auf braunem Papier kombiniert Zeichnungen von zwei
indischen Yogis in Yoga-Posen und Sanskrit-Text gegen eine soziologe Karte von
AuRenseitergruppen in der DDR. Dies ist wohl das zentrale Stiick der Show. Die Karte benennt
bekannte Figuren, die in der ostdeutschen kommunistischen Geschichte problematisch waren.
Figuren wie Dean Reed, ein US-amerikanischer kommunistischer Musiker, der in den 1960er
Jahren in die DDR zog, der so genannte "rote Elvis.” Mitte der achtziger Jahre wurde er von
dem System desillusioniert, enttduscht, und beging Suizid.




Aucherwahnt werden die Mitglieder des westdeutschen Terrors, die Baader-Meinhof Gruppe,
die nach Anschlagen der 70er und 80er Jahre aus Westdeutschland geflichtet waren und in der
DDR lebten, versteckt mit der Hilfe des Staates.

Eine andere Gruppe, die mich besonders interessiert, sind die Punks in Ostdeutschland, die oft
schikaniert, verhaftet und in psychiatrische Gefangnisse geschickt wurden. Sie wurden zu
einem unliebsamen Element in der Gesellschaft und flir die Behérden schwierig zu
kontrollieren. Sie zeigten offen ihre Verachtung fir den Staat. Ebenso war die Situation fir
Schwule in Ostdeutschland nicht leicht. Es gab eine gewisse Toleranz gegentiber
Homosexualitat in der DDR, aber es war nicht einfach fur sie sich gesellschaftlich zu
organisieren.

Dieses Gemalde ist ein Denkstlick darliber, wie die Existenz all dieser unauflésbaren
Randgruppen innerhalb der DDR - und ihre Prasenz im Land - beigetragen haben zu Rissen in
der Gesellschaft und vielleicht letztendlich zur Erosion der DDR gefiihrt haben.

Eine Wandmalerei in der vorderen Galerie reicht vom Boden bis zur Decke. Sie zeigt das Wort
ABRACADABRA, von elf schwarzen Buchstaben oben bis einem einzigen weilten Buchstaben
ganz unten. Das Wort verliert seine Farbe gleichzeitig, wie es sich in der Lange verkurzt.

Geht es ABRACADABRA um Magie?

ABRACADABRA ist als Schutzzauber bekannt. Das Wort hat eine interessante Geschichte. Hier
wiederholen die Buchstaben sich, als ob das Wort von der Sprache zum Flistern Ubergeht.
Aber es geht nicht nur um eine Magie-Beschwerung ... Ich hatte gerade das Bedlrfnis, es zu
malen. Erstens geht es um Ungeheuerlichkeit. Ich wollte, es sollte Uberwaltigend, geheimnisvoll,
moglicherweise okkult. Sein ist mein
Kosuth-meets-Paul-Bowles-Neo-Konzeptual-Relational-Asthetik Werk. Ich versuche immer in
jeder Einzelausstellung, ein arbeitsintensives Stiick zu inszenieren - ein Stlick, das nicht auf
Leinwand oder Papier ist. Eine Arbeit, die ausschlielich flr den Standort ist.

Fir die Ausstellung in 2014 in Whitechapel habe ich den gesamten Galerieboden mit einem
islamischen Fliesenmuster bemalt. Ich mache immer gerne eine Arbeit, bei der Sie tatsachlich in
die Galerie kommen mussen, um sie vollstandig zu erleben. Sie kénnen nicht ein Gefuhl fir die
Arbeit bekommen, wenn Sie nur ein Installationsfoto betrachten.

In der hinteren Galerie befinden sich zwei weitere gro3formatige Arbeiten auf Papier und flnf
kleinere auf Papier. Das erste groRe Stlick im hinteren Galerieraum zeigt eine Abbildung des
Kaballah-Systems mit Text in Hebraisch und Englisch. Daneben befindet sich ein weiteres
grofRes Stlck, auf Silberpapier eines im Lotussitz sitzenden Yogis zeigt das Chakra-System in
Sanskrit-Buchstaben. Dieses asiatische Motiv wird mit individuellen gro3en gotischen
Buchstaben kombiniert.

Die kleineren Arbeiten auf Papier zeigen Motive und Blumen aus islamischen Fliesen mit
einigen viktorischen Schriftziigen in verschiedenen Farben.



Noch einer reproduziert das AuRere der Galerie mit einer Skulpturale/architektonische
Erganzung des Gebdudes durch den legendaren brasilianischen Architekten Oscar Niemeyer,
derzeit im Bau. Diese architektonische Erweiterung des Galeriegebaudes wird im September
2019 abgeschlossenen.

Was waren die besonderen Herausforderungen bei dieser Show in Leipzig?

Die Arbeit flir diese Show wurde in situ gemacht. Ich habe den Galerieraum vor der Show
kennengelernt als ich funf Wochen vor der Eréffnung zu einem Aufenthalt in Leipzig eingeladen
wurde. Also konnte ich in die Umgebung eintauchen und die Show dann als ortsspezifisches
Projekt planen.

Ich habe oft in friheren Ausstellungen sehr grof3formatig auf Packpapier gearbeitet und es ist
immer eine Herausforderung in einer besonderer Weise. -Wenn man auf Leinwand arbeitet,
kénnte man im Gesamtstiick eine Atmosphare durch die Verwendung von Schichten mit
Hintergrundfarbe, durch Verschieben des Hintergrundes und durch das Auge des Betrachters,
aufbauen. Aber wenn man an Packpapier in diesem groflen Mafstab arbeitet, miisst man
andere Methoden finden, um ein dichtes und kraftvolleres Subjekt fiir ein interessantes
Gesamtbild zu erzeugen. Man mdchte nicht, dass das braune Papier das Bild alles Uberfordert.
Es geht also darum ein Gleichgewicht zu schaffen.

Es ist wie auf einer zerbrechlichen Haut zu malen, es ist empfindlich und wellt sich stark, wenn
man zu viele Farbschichten oder zu viel Wasser verwendet, so dass man auf andere Weise
tieferen Raum schaffen muss, mit Rastern aus Punkten oder Bereichen der Flaschenfarbe.
Papier in dieser GrolRe ist wie ein Segel, man muss vorsichtig sein. Daswegen muss man jedes
Element gezielt einsetzen, kann man nicht viel andern oder Bereiche Uberarbeiten oder alles
neu Uberdenken. Aber auf grof3formatigem Papier zu arbeiten bedeutet auch, dass es frisch,
selbstsicher, nicht zogerlich oder zaghaft aussehen kann. Man hat nicht die Mdglichkeit, ein
Stick endlos zu Uberarbeiten. Ich mag die Disziplin und Konzentration, die diese spezielle Art
von Medium erfordert. Ich finde die Schwierigkeit der Aufgabe interessant.

Ihr Medium ist oft das voriibergehende, das vergangliche, eine bewusste Umarmung vor
"verarmten" Materialien zu tun. Dies ist natirlich nicht nur eine Frage der Bequemlichkeit. Sie
arbeiten oft mit ahnlichen Materialen. Konnen Sie Uber dieser Praxis sprechen?

Na klar! Ich denke, es gibt eine Verbindung in meiner Arbeit zu den Materialen der italienischen
Arte Povera. Ich mag einfache Materialien.

Manchmal gehe ich zu zeitgendssichen Kunstausstellungen, wo ich denke, dass so eine riesige
Summe fir die Herstellung ausgegeben wurde. Einen ahnlichen Effekt kdnnte man bei einem



viel kleineren Budget ebenso leicht erreicht werden, das ware sehr viel kliger und frecher!
Diese Mehrausgaben kdnnen fur mich von der urspringlichen Absicht des Kunstlern ablenken.
Auch denke ich, dass einfache Materialien gut zu meinen Themen passen.

Ich stelle mir vor diese Stlicke auf Packpapier als Blueprints flir Wandgemalde. Sie existieren
als Zeichnungen, aber auch als Plane fiir weitere Arbeiten.

Erzahlen Sie bitte etwas Uber lhre Wahl des Themas?

Als ich junger war, habe ich manchmal versucht, meine Zuhoérer mit aktuellen oder provokativen
Themen zu faszinieren oder zu schockieren oder einfach nur technische Fahigkeiten zu zeigen,
aber heute neige ich nicht mehr dazu. Ich konzentriere mehr darauf was flir mich visuell
magisch ist. Im Alter von 57 Jahren, nach 35 Jahren von Aussstellungen, bin ich jetzt nicht mehr
so sehr darauf konzentriert, mein Publikum zu iberzeugen oder zu schockieren.

Ich finde ein Motiv, das mich interessiert, und ich versuche, es als Kunstwerk zu reproduzieren,
um es besser zu verstehen. Ich bin fasziniert von bestimmten visuellen Sprachen. Ich mag mit
dem Pinsel Uber bestimmte Arten von Formen reisen, sie abbilden, entschlisseln. Und ich
kombiniere gerne bestimmte visuelle Grafiken (Islamisch & Chinesisch, Hindu & Viktorianisch).
Ich wahle diese Themen instinktiv. Was ich male, ist nicht besonders schwer zu malen. Ich
verwende einen Projektor, ich spiele mit verschiedenen Motiven, die ich auswahle. Es ist nicht
arbeitsintensiv, nicht streng. Ich mdchte, dass es herausfordernd ist, aber angenehm zu malen.
Ich bin immer skeptisch beim Ausstellen von Malerei, bei denen Sie die gleichen
hochentwickelten technischen Fahigkeiten wie Airbrush sehen kénnen, die in jedem Gemalde
wiederholt angezeigt werden. Man sagt auf Englisch ein “One-Trick-Pony.”

Ein Elefant im Raum ist mein Gebrauch / Sampling von gefundenen Bildern, von denen manche
Leute vielleicht sagen, dass ich sie einfach projektieren und dann kopieren kann ... das ist ein
Thema, mit dem ich kampfe. Machmal frage ich mich, wiederhole ich nur ein bestehendes Bild
oder erweitere ich eine neue Idee? War meine Wechsel auf Mal3stab und Kontext neu und
destabilisiert es das Original?

Manchmal bin ich erfolgreich, und ich erstelle etwas Originales oder dekonstruiere ein Objekt
auf eine aufschlussreiche Weise aul3erhalb des Kontextes - Anderseits schaue ich auf einige
Stlicke, die ich gemacht habe, und es scheint vollkommen unnétig und nur eine Wiederholung,
eine Kopie.

Aber ich ziehe es vor, nicht alles, was ich sample, sehr stark zu andern. Manchmal ist nur eine
kleine subtile Verschiebung und Wiederverwendung interessanter. "Fair-Use Rights”
berlcksichtigt.

Sie machen nachdenkliche Arbeiten. Kénnten Sie den Prozess der Erstellung lhrer Arbeit
beschreiben? Bendtigen Sie Pausen zwischen den Malvorgéngen, um zu Uberlegen?

Ich male nicht die ganze Zeit, Tag fur Tag, Jahr fur Jahr. Ich bewundere die Leute, die das tun.
Aber ich finde es fur mich nicht notwendig. Ich mag Pausen. Ich schaue immer, verbrauche



standig und mache auf meinem iPhone immer Fotos von Ideen oder Bildern, die mich
interessieren and mache Notizen. Vor einer Ausstellung, warme ich mich auf fir ein paar
Monate, mein Auge wieder in die Praxis umsetze, ich mache technische Malibungen, um
wieder fit zu sein.

Ich habe bestimmte Strategien, zu denen ich normalerweise zuriickkomme, wenn ich mit einem
Bild beginne. Manchmal fange ich mit einem zentralen Motiv an, das mich packt, und ich denke
an ein paar Tricks, um es einzurahmen, oder ich beginne mit einer Gegentberstellung zwischen
zwei Arten von Bildern. Dann gehe ich vielleicht halbweg durch das Gemalde und halte einen
Tag inne oder zwei. Vielleicht arbeite ich an einem anderen Bild und danach kehre ich zurick.
Wenn ich spat am Abend arbeite, warte ich bis zum Tageslicht, damit ich es in vollem Licht
Uberprifen kann, bevor ich einen neuen Abschnitt anfange. Manchmal pflige ich durch. Wenn
man es einfach durchpfligen kdnne, kann alles sehr harmonisch aussehen. Als ob es sich um
den gleichen Pinselstrich handelt. Wenn man spater das Bild nacharbeitet, kann es aussehen,
als ob es ein tUberbackener Kuchen ware. Wenn ich ein Gemalde verlangsamen mdchte, werde
ich im Hintergrund etwas finden, das miihsam oder zeitaufwandig ist, um alles etwas zu
verlangsamen. Ich werde an einem unterstitzenden Detail arbeiten. Das kann mir helfen, nicht
alles zu Ubereilen.

Der beste Teil eines Gemaldes ist fir mich das letzte Viertel, wenn es zu 75% fertig ist. Es ist,
als wirde man ein grof3es Segelschiff in den Hafen fihren. Man weiss, was man noch tun
musste, wie lange es dauern wird, man muss sich sehr konzentrieren, aber man geht einfach in
den Autopiloten und bringt es nach Hause. Und dann denke ich manchmal dass man es hat,
aber dann wird man sich spater dartber klar, dass ich zurlickkommen muss und Teile davon
spater in Form bringen muss. Dieser letzte Teil ist fast der schwierigste.

Meine neuen Arbeiten haben viel Spielraum, es geht schnell und ist nicht streng. Einige der
Motive oder Subjektkombinationen sind auf subtile Weise ,politisch®. Ich bin aber nicht an direkt
"politischer" Kunst (im Sinne von Leon Golub) interessiert. Es geht mehr darum, mit bestimmten
Strangen der Geschichte zu vergleichen und zu kombinieren. Das Bild ist fiir mich wie ein
Trojanisches Pferd. Es muss vor allem visuell funktionieren, und der andere Inhalt ist nur spater
inszeniert.

Die in Ihrer Arbeit gemalten Texte blattern zwischen Englisch und Deutsch und anderen
Sprachen hin und her. Sie haben Ihr Interesse an ,zufélliger dadaistischer Rede” besprochen.
Kdénnten Sie uns mehr von diesem Konzept erklaren?

In Japan und China sieht man oft Leute, die T-Shirts mit Phrasen in englischer Sprache tragen,
die keinen Sinn machen. Sie mogen einfach die Sprache, sie wissen nicht genau, was der Text
bedeutet. Oft ist es etwas sehr einfach oder unsinnig. Ich mag dieses Element von
Missverstandnis oder vermissten Rede in einer Fremdsprache. Ich bin immer fasziniert wie
einzelne Buchstaben als diskrete Objekte existieren und von der Schénheit ihrer Formen. Ich
bin ebenso fasziniert davon, wie Kombinationen von bestimmten Buchstaben oder Wortern den
Arger der Menschen ausldsen kénnen - die Macht, die Offentlichkeit potenziell zu beleidigen
(oder zu gefallen), indem bestimmte Buchstaben in einer bestimmten Reihenfolge angeordnet



werden. Es gibt definitiv eine Magie fliir den Sprachaufbau und das zufallige Element der
Collage.

Ich liebe die Genauigkeit professioneller handgemalter Schilder. Sie erinnern mich an harte
abstrakte Malerei. Etwas ist so diszipliniert, unheimlich genau und doch sind menschlich
handgemalte Zeichen im Gegensatz zu Vinyl-Schriftzigen. Zeichenmalerei ist eine
aussterbende Kunst. Es hat Pathos. Meine Mutter wurde in den 1950er Jahren an der
Kunsthochschule als Kalligraphin / Zeichenmalerin ausgebildet. Ich war schon immer daran
interessiert, diese Fahigkeit herauszufinden, und hielt es immer fir eine groRartige technische
Darstellung Anmut- und Burstenkontrolle. Es geht um den Fluss der Farbe und darum, dass der
Pinsel mit ausreichend, aber nicht zu viel Farbe aufgeladen wird, und zwar mit der richtigen
FlieRfahigkeit. Es ist sehr prazise!

Das neue banalistische Manifest besagt, dass "Technik ein Zufluchtsort fir die Unsicheren" ist"
(Technique is a Refuge of the Insecure) aber Sie offensichtlich die menschliche Note schatzen.
Denken Sie, Sie haben eine perstnliche Kommunikation mit lhren Zuschauern?

Ich kann technische Prozesse und Geschicklichkeit geniel3en, aber ich glaube nicht, dass
Technik im Mittelpunkt einer Arbeit stehen sollte. Es muss auch Inhalt geben.

Ich glaube, die Leute genieflien die Menschlichkeit des Malens in einer Zeit, wenn fast alles
gedruckt wird oder auf einem Touchscreen aufleuchtet. Der Blick auf die menschlische Finesse,
die in einer Zeichnung oder einem Gemalde verwendet wird, ist eine Erleichterung fir die
Netzhautlberlastung unserer taglichen Erfahrung. Es flhlt jetzt sich fast nostalgisch an.

In den spaten achtziger Jahren gab es in New York eine Zeit, in der die Malerei als ideologisch
und konzeptuell abgewiesen wurde. Malerei wurde fir tot erklart. Dies fiihrte jedoch zu zwei
Tendenzen, erstens zu einer Generation von Kunststudenten die viel Gber Kunst, Theorie und
Kritik reden konnten, aber sie haben keine technischen Fahigkeiten entwickelt, die nach dem
Abschluss in der auReren Kunstwelt sehr brauchbar waren.

Und zweitens schienen die Kunstsammler nach dem wirtschaftlichen Zusammenbruch der
spaten 1980er Jahre eher zum Kauf von Gemalden als zu neuer Konzeptkunst zu gehen. Und
die Studenten die in der Kunsthochschule wegen der Hauptstiinde der Malerei entlassen worden
waren, zeigten sich plétzlich in den Galerien und erdffneten selbst kleine Kunstlergalerien. In
diesen Kunstler-Initiativ Raumen vermischte sich alles. Diese stilistische Trennung war vorbei.

Ich versuche, Bilder so zu gestalten, dass sie auf verschiedenen Ebenen funktionieren. Sie
kénnen sie einfach als Gemalde, als Bilder genielden, oder Sie kdnnen historischen oder
politischen Inhalt einlesen, wenn Sie an diesen Themen interessiert sind.

Ihre letzte Einzelausstellung bei Ritter-Zamet in London im Jahr 2014 schien mir sehr mit der
Ikonographie des Islam und mit dem Leben in New York in den 70er Jahren zu tun. Diese



Ausstellung konzentriert sich mehr auf Ostdeutschland und Kommunismus, gibt es eine
Beziehung?

Sie sind auf bestimmten Weisen miteinander verbunden.

Im Jahr 2014 befand sich die Galerie von Marcus in Whitechapel in einer
bangladeschisch-pakistanischen Nachbarschaft mit einer echt frommen und traditionellen
muslimischen religidsen Prasenz. Ich fand das Setting faszinierend und es gab viel interessante
visuelle Sachen in dieser Situation - Vorstellungen davon, was erlaubt ist, was in dieser Kultur
verboten ist, was man sagen kdénnte und was man tun kdnnte. In dhnlicher Weise hatte ein Ort
wie der Underground Leather Club The Mineshaft in New York der 1970er Jahre sehr
spezifische maskulinistische Codes bezuglich der zulassigen Kleidung. Ich bin fasziniert davon,
wie Regeln wirken diese beiden Gesellschaften und wie sie den Raum definieren und dann
dominieren, obwohl beide radikal unterschiedliche soziale Erlaubnisse und Ideologien haben.
Aber diese beiden Themen in einer Ausstellung zusammenzustellen, war fir mich sehr
interessant.

Nun zog Marcus im Jahr 2018 mit seiner Galerie nach Leipzig, in die alte Baumwoll-Spinnerei,
ein Teil der Kunstszene, die derzeit sehr geschaftig ist. Neo Rauch ist da und andere. Es gibt
viele Energie in Leipzig. Leipzig ist eine Stadt mit einem Uberraschend wichtigen Platz in der
Weltgeschichte, von Martin Luther bis Bach, an Wagner und an die Stasi und dann 1989 die
friedliche Revolution, die den dort beginnenden Kommunismus beendete. Der Protestantismus
beginnt in Leipzig. Es hat eine Geschichte als eine Stadt, die oft aus Rebellion wachst. In den
Jahren 2014 und 2018 waren die beiden Ausstellungen stark von ihren Standorten inspiriert.
Leipzig hat noch diese interessante lebendige Geschichte der kommunistischen Ara, Details
davon werden noch weiter aus Licht kommen.

Viele der Bilder in dieser aktuellen Ausstellung scheinen Kartierungssysteme religiésen
Glaubens oder soziale / politische Systeme zu betreffen. Kdnnen Sie Uber die Verbindungen
sprechen, die Sie hier Uber den Kdrper in der Gesellschaft kntipfen? Die Verbindungen
zwischen Kaballah und Yogi Chakren Karten?

Ich bin immer fasziniert, wie religiése oder ideologische Systeme miteinander verglichen werden
und wie das, was in einer Gesellschaft normal und akzeptabel ist, in einer anderen geachtet
wird. Meines Wissens gibt es keine direkte Verbindung zwischen der Kaballah aus jludischer
Mystik in Bezug auf Yoga Chakras System und Hinduismus. Wenn man jedoch ihre Bilder
zusammenstellt, scheinen sie mit parallelen Logiken und Body-Mapping-Systemen zu arbeiten.




Ich interessiere mich fiir die Ahnlichkeiten oder Diskrepanzen zwischen diesen Systemen und
wie ihre Kdérperauffassung als sachlich akzeptiert wird.

Sie haben in Ihren dreiBig Jahren im Kunstbetrieb anscheinend viele verschiedene Hute
getragen. Koénnen Sie Uber den Bogen lhrer Karriere sprechen?

Tja! In den friihen achtziger Jahren habe ich bei Stoke-on-Trent in Grof3britannien Kunstmalerei
studiert. In den spaten 1980ern zog ich nach New York, studiert fir einen MFA an der NYU und
Felix Gonzalez-Torres war meinen Professor. Felix wurde plotzlich in dieser Zeit berihmt. Ich
erinnere mich, dass ich zu seinen ersten Ausstellungen in Soho gegangen bin, und durch Felix
habe ich viele interessante Leute getroffen. Wahrend des Studiums arbeitete ich als Regristrar
in der Barbara Gladstone Gallery und engagierte mich fir ACT-UP und AIDS-Aktivismus. Als ich
an der Galerie arbeitete, erfuhr ich nichts tiber diese Kunstgeschaft. Daher wollte ich unbedingt
eine eigene Galerie erdffnen, um zu verstehen, wie Galerien wirklich funktionieren. Ich war
fasziniert von der Geschichte der Galerien genauso wie von einzelnen Kiinstlern. Ich habe
Anfang 1995 in Berlin-Mitte ein kleine preiswertige Storefront in Brunnenstrasse gefunden, und
dort meine eigene Galerie gegriindet, gleichzeitig als die Galerienszene dort entstand. Es gab in
dieser Zeit nur acht Galerien in Berlin-Mitte. Ich unterrichtete vier Tage die Woche Englisch, und
leitete die Galerie von Freitag bis Sonntag. Ich organisierte 1996 eine alternative Kunstmesse in
einem verlassenen Kaufhaus in der Sophienstrasse, Berlin-Mitte, und mit dem verdienten Geld
von der Messe verlegte ich die Galerie nach Chelsea, New York.

Glicklicherweise war dies kurz davor, als sich alle die Galerien von Soho dorthin bewegten. Ich
habe das Galerieprojekt immer mit minimalem Geld betrieben. Ich hatte eigentlich keinen
Unterstitzer und habe an der New York University als Professor gearbeitet. Der Kiinstler Nate
Lowman war in dieser Zeit einer meiner Schiiler. Ich glaube, ich habe ihn in seine erste
Ausstellung gestellt.

Als ich in der Galerie war, habe ich mich immer als Kiinstler gesehen, ich fligte meine eigene
Kunst immer in das Programm meiner Galerie. Ich wollte nicht als Kunsthandler gesehen
werden. Ich habe die Galerie als zeitbasiertes Projekt gesehen. Ich habe es zwei Jahre in Berlin
und dann funf Jahre in Chelsea gemacht. Im Jahr 2002 beendete ich den funfjahrigen
Pachtvertrag in Chelsea und nahm eine Auszeit und hatte meine Doktorarbeit an der NYU. Ich
habe seit dieser Zeit Ausstellungen kuratierte und ich habe die Galerie 2009-2010 erneut kurz in
Berlin gemacht, aber dann habe ich einen Punkt erreicht, an dem ich das Geflihl hatte, das
getan zu haben, was ich brauchte. Dieses Galerieprojekt war zu Ende. Die Galerie war nicht
verschuldet und ich hatte immer alle meine Kinstler fir ihre verkauften Arbeiten bezahlt. Die
Galerie finanzierte sich selbst, aber ich hatte das Gefiihl, es sei vorbei. Wenn ich fortfahren
wurde, musste ich expandieren, und das war nicht mein Ziel.

Wenn Sie von einem Unterstiitzer mit tiefen Taschen angesprochen wirden, was wiirden Sie
gerne tun?

Ich hatte nie wirklich einen Galerie-Unterstitzer oder suchte einen fiir die Galerie. Ich denke,
dass dies nicht das Ziel meines Projekts war. Die vom Kinstler geflihrte Galerie sollte sich



idealerweise als Unternehmen unterstitzen, indem sie das Werk des Kunstlers oder das eigene
Werk verkauft und wenn es wachst, wachst es organisch. lhre Aufgabe ist es zu verkaufen. lhre
besten Kinstler werden von den gréReren Galerien geplindert, aber es gibt immer wieder neue
interessante Kinstler. Sobald man einen Geldgeber hat, verliert man diesen Anreiz, um zu
verkaufen. Man fangt an, Entscheidungen basierend auf anderen Kriterien zu treffen. Ich bin

immer daran interessiert, eine Reihe von ehemaligen oder aktuellen Kiinstler-Galeristen zu
sammeln, die Galerien geleitet haben, und dartiber zu diskutieren, was in diesem Forum
erreicht werden kann und wann es Zeit ist, aufzuhoéren - z.B. Eric Heist bei Momenta, Joe
Amrhein bei Pierogi 3000 und Michelle Grabner und solche Leute. Wie ist es moglich, in der von
Kinstlern gefuhrten Galerie zu Uberleben, und was ist der Punkt oder der Faktor, der die Ziele
der Galerie verandert? In einigen Fallen hért der Kiinstlergalerist einfach auf, an sich selbst als
Kunstler zu denken, und / oder die Kiinstler beginnen, den Kiinstlergaleristen zu GUberzeugen,
ihr “Kunsthandler” zu werden. Ich stimme dieser Entwicklung nie wirklich zu. Es gibt viele
Galerien, in denen ich ihre friihen Tage liebte, aber spater verloren sie diese Offenheit.
Jemand sah kirzlich das Plakat fur die Kunstmesse, die ich 1996 veranstaltete, und sagte
scherzhaft zu mir "Wie die Machtigen gefallen sind, du warst wirklich jemand witchig in den
1990er / friihen 2000er Jahren." Aber ich habe die Dinge nicht so gesehen. Ich bin ein Mensch
das musst immer neue Dinge erforschen. Ich brauche immer eine neue Herausforderung, ein



neues System herauszufinden. Ich respektiere viel die Menschen meiner Generation, die
Anfang der 1990er Jahre Galerien und Institutionen griindeten und die fortfahren (Leute wie Joe
Amrhein, Galerie Neu, Andrew Kreps), aber ich denke, meine Ziele waren vielleicht immer
anders als ihre. Ich wollte nie im Mittelpunkt zu stehen. Ich wollte nur das System besser zu
verstehen. Wahrscheinlich klingt das wie ein Dilettant! Aber ich fliihlte mich zunehmend in dieser
festen Situation gefangen. Ich denke, die Kunstler-Initiativ Galerie kann normalerweise nur eine
Weile dauern. Es kann von Natur aus nicht darin bleiben Zustand zu lang.

Zwei Klnstler, die zu New York Kunst-Handlern wurden, die ich liebte, waren Hudson bei
Feature Galerie und Pat Hearn. Ich habe geliebt, was die beiden gezeigt haben. Ich habe sie
beiden als Menschen geliebt. Und ich mochte, wie sie sehr "Grassroots Galleries" bleibten.
Aber die beide starben relativ jung. Ein Teil von mir hat immer das Gefuhl, dass beide durch die
Schwierigkeit ihrer Positionen im Unternehmen und die damit verbundenen Belastungen
zerstort waren. Sie wurden ihre Galerien. Sie waren jahrzehntelang so in diese Welt
eingetaucht. Ich wollte eine Galerie als Projekt fuhren, aber nicht sein davon verbraucht.

Wenn ich jetzt einen Geldgeber hatte, ware ich mehr daran interessiert, eine Reihe von
Kinstlerblichern zu veroffentlichen.

Kdénnten Sie Uber andere zeitgendssische Kunstler sprechen, die Sie mégen?

Ich denke nicht wirklich in Bezug auf “heute®, weil manche der Kinstler, von denen ich inspiriert
bin, sind schon gestorben. Manche leben noch.

Ich mag die Arbeit von Trevor Paglen und Johan Grimonprez. Ihre Arbeiten sind ganz anders
als meins, aber ich mag, was sie tun.

In der Fotografie bin ich immer ein grof3er Fan der Beleuchtung von Peter Hujar.

In Sachen Malerei und Maltechnik liebe ich einigen (aber nicht allen) Werken von Kiinstlern wie
Michel Majerus, Fiona Rae, Inka Essenhigh, Gerhard Richter, Sigmar Polke, Roy Lichtenstein,
James Rosenquist, Wayne Gonzales, Patrick Procktor und Luc zuriick Tuymans Ich mag oft nur
eine bestimmte Technik, die diese Klnstler wirklich effizient anwenden, oder nur eine
Vollstandigkeit oder die Einzigartigkeit ihres jeweiligen Stils. Ich kehre gerne zu ihren Werken
zurtick und erinnere mich an eine besondere "Look", den sie erzielen.

Sie sind relativ tief in die Praxis des Yoga involviert. Sie haben lhr Interesse aus dem Wunsch
herausgestellt, Mittel zu finden, um sich von Verletzungen zu erholen.

Ich habe mir 2003 beim Klettern den Knéchel schwer gebrochen und Yoga war das einzige,
was in der Reha half. Ich habe mich intensiv mit Yoga beschaftigt, es fasziniert mich sehr.
Besonders Ashtanga Yoga, die eher schnelle aerobe Art. Es ist eine groRartige Praxis, zu
lernen, wie man Korper und Geist konzentriert, und diese parallele Konzentration versuche ich
auch in meinen Bildern zu bringen.



Was kommt als nachstes?

Am 12. Januar wird es wahrend des Galerie-Rundgangs eine Vernissage fur das Buch in der
Galerie in Leipzig geben, und dann eine ahnliche Veranstaltung fir das Buch in der Galerie in

Nord-London im Frihling. Wir werden auch in diesem Frihjahr in New York mit STH Editions
zusammenarbeiten.



Und wie sieht es mit Projekten aus - Was interessiert Sie heutzutage? Auf welche Weise
konnten Sie antworten?

Ich bin intensiv damit beschéftigt, die jingste Vergangenheit zu studieren. Ich konzentriere mich
nicht so sehr auf die Gegenwart oder Zukunft. Ich bin mehr besessen davon, Uber die sozialen
Szenen zu bestimmten Musikperioden, dem friihen Punk in London 1976-80 oder der New
Yorker Clubszene der friilhen 80er Jahre, zu erfahren. Diese Szenen finde ich endlos
faszinierend, die Ara kurz vor AIDS-Krise. Viele Autobiografien von Uberlebenden dieser
Szenen kommen immer wieder heraus. Und Instagram wirft all diese seltenen und erstaunlichen
Fotografien dieser Epochen auf. Faszinierendes Zeug. Ich wuchs auf in und wahrend dieser
Zeit in der Mitte bis Ende der 1970er Jahre in London und ich erinnere mich viel, aber es ist
interessant, spater herauszufinden, wie genau sich diese Musikszene sozial und in der
Wirtschaft miteinander verzahnt, wer wusste wer, wie alles zusammenkam, und wie und warum
fiel alles auseinander. Das ist es, was zurzeit mich interessiert. Ich mochte ein Buch Uber
meinen Aufwachs in dieser Ara schreiben
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