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Pieter
Schoolwerth

DELIRIERENDE SCHATTEN

Ein Gesprach mit Michael Stoeber

Pieter Schoolwerth, Workout, 2006,

Ol auf Leinwand 236,2 x 221cm, Courtesy:
der Kiinstler, Kraupa-Tuskany Zeidler und
Capitain Petzel, Berlin, und Petzel Gallery,
New York.
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Er liebt Wortspiele. Wer die
Werke des 1970 in St Louis,
Missouri, geborenen, heute in
New York lebenden Kiinstlers
Pieter Schoolwerth kennt,
weiB das. Auch der Titel sei-
ner ersten institutionellen Ein-
zelausstellung in Europa, vom
Kunstverein Hannover einge-
richtet und sehr sehenswert,
operiert mit einer ebenso
sinnwidrigen wie sinnreichen
Wendung: ,No Body Get a
Head." Aber, wenn keiner
mehr einen Kopf hat, hat
er erst recht keinen Kérper
mehr. Die Aussage referiert
auf die ausgeloschten Kop-
fe im Werk des Kinstlers,
im Ubertragenen Sinn aber
auch auf die Entsinnlichung
der Existenz des zeitgends-
sischen Menschen durch
die Digitalisierung. Sie ist eines von Schoolwerths
groBen Themen in seinen multimedialen Bildern, die
seit 2015 unter dem Serientitel ,Model as Painting"
entstehen. Mit ihm hat er demonstrativ den Titel des
Buchs ,Painting as Model“ von Yve-Alain Bois ver-

Michael Stoeber: Pieter, in lhrer Ausstellung im Kunst-
verein Hannover prasentieren Sie Werke aus fast drei-
Big Jahren von der frihen Arbeit ,Alphabet" bis zu den
»ohifted Sims”. Inwieweit gibt es einen roten Faden,
der lhre Werke miteinander verbindet? Wirden Sie
sagen, dass sie einer logischen Entwicklung folgen?

Pieter Schoolwerth: Ich habe die Arbeiten fur
die Ausstellung zusammen mit Kathleen Rahn aus-
gesucht, der Direktorin des Kunstvereins und Kura-
torin der Ausstellung. Dafiir habe ich bis auf meine
kiinstlerischen Anfange zuriickgeschaut und mir fiel
auf, dass mich als Kinstler bis heute immer wieder
ganz bestimmte Themen interessieren. Wie unter-
schiedlich meine Werke und Projekte auch sein
mogen, so spiegeln sie doch alle, wie ich auf die Be-
ziehungen und Verhiltnisse von Menschen schaue.
Und darauf, wie sich bei ihnen Identitat bildet und
von ihnen gelebt wird. Ich habe meine Kunst immer
als Vehikel fiir Erfahrungen und Modelle betrachtet,
die es uns ermdglichen, uns freier zu fithlen. Und
sei es auch nur fir einen Moment! Dabei kann die
Erkenntnis ungeheuer fruchtbar sein, dass Dinge,
die wir fir feststehend und unumstoflich halten, es
moglicherweise gar nicht sind.

Pieter Schoolwerth, Foto: Alexandra Lerman

kehrt, ein Klassiker aus dem
Jahr 1990, der Essays zur mo-
dernen, vor allem abstrakten
Malerei versammelt. Damit
die Malerei, wie Bois insinu-
iert, heute zum Vorbild wer-
den kann, muss sie sich in-
des laut Schoolwerth gegen
die ,Krafte der Abstraktion®
wehren, die unseren Alltag in
Form des Internets und aller
moglichen Algorithmen be-
herrschen und drohen, unse-
re Korper zum Verschwinden
zu bringen. Dagegen ist der
Kiinstler schon in der Subkul-
tur von Downtown Manhattan
vorgegangen durch die Etab-
lierung eines beriihmt gewor-
denen Labels, den ,Wierd
Records”, und der jahrelan-
gen Ausrichtung legendarer
Parties einmal in der Wo-
che. Alles, damit sich nicht erfiillt, was der Titel der
hannoverschen Ausstellung androht, wenn wir ihn
phonetisch sprechen und als ,Nobody gets ahead"
lesen. Michael Stoeber hat mit Pieter Schoolwerth
Uiber seine Kunst gesprochen.

In Ihren Werken ,Alphabet‘ (1991) und ,Thee Space
Between* (1991) experimentieren Sie mit der Sprache.
Was bedeutet sie lhnen?

Als ich Student am CalArts war, wurde dort hau-
fig, und fiir mich in neuer und faszinierender Wei-
se, dartiiber diskutiert, wie sich Identitit bildet und
welche Rolle die Sprache dabei spielt. Einer meiner
ersten kinstlerischen Versuche am CalArts bestand
darin, ein neues Alphabet zu schaffen, in dem jeder
Buchstabe des lateinischen Alphabets eine Verbin-
dung mit allen anderen eingeht. Das erlaubte es mir,
Worter zu bilden, die buchstablich zwei unterschied-
liche Dinge gleichzeitig bezeichnen. Dazu schuf ich
ein skulpturales Bestiarium aus Hunderten von klei-
nen goldenen Geschopfen, deren Namen ich per
Kassettenrekorder auf mehreren Bandern aufnahm.
Abgespielt, war das Resultat eine neue allegorische
Kosmologie in Horbuchform, der ich den Titel
»Thee Space Between® gab. Das Buch war fiir mich
eine Moglichkeit, auf humorvolle Art eine libidiné-
se Daseinsweise zu entwickeln, die ebenso fliefSend
wie komplex ist und von geisterhaften Maschinen
artikuliert wird.
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oben: Pieter Schoolwerth, Bluff,
2006, Ol auf Leinwand, 96,5 x 108cm,
Courtesy: der Kiinstler, Kraupa-
Tuskany Zeidler und Capitain Petzel,
Berlin, und Petzel Gallery, New York.

unten: Pieter Schoolwerth, Couple,
2005, Ol auf Leinwand, 200,7 x 254.cm,
Courtesy: der Kiinstler, Kraupa-
Tuskany Zeidler und Capitain Petzel,
Berlin, und Petzel Gallery, New York.
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Pieter Schoolwerth, Alphabet, 1991, Bleistift auf Papier
45,7 x 61cm, Courtesy: der Kiinstler, Kraupa-Tuskany Zeidler
und Capitain Petzel, Berlin und Petzel Gallery, New York

lhre Kunst ist duBerst vielseitig und umfasst viele
unterschiedliche Medien und Materialien. lhr Zent-
rum scheint indes die Malerei zu sein. Was hat Sie
zu ihr gefihrt?

Als ich die Malerei fiir mich entdeckte, ging ich
schon auf die dreif8ig zu. Ich fand zu ihr durch die
unorthodoxe Hintertiir des Westkusten-Konzep-
tualismus der 1970er und 1980er Jahre. Was, glaube
ich, zur Folge hatte, dass ich einen besonders ana-
lytischen Zugang zu diesem Medium entwickelte.
Ich war immer daran interessiert herauszufinden,
wie sich die stindigen Verdnderungen unterliegen-
den Krafte der Abstraktion in unserer Welt auf die
Aufgabe auswirken, den menschlichen Korper dar-
zustellen. Sowohl in der Kunst als auch beim Aufbau
subkultureller, sozialer Kérper in der Musik. So wie
ich das bei meinem Plattenlabel ,Wierd Records“im
Auge hatte und bei der wochentlich stattfindenden
,The Wierd Party* die ich von 2003 bis 2013 in Down-
town New York veranstaltete.

Gibt es Ahnlichkeiten zwischen Ihrer musikalischen
Praxis und der Malerei?

Ich habe das Ausrichten von Musikpartys immer
als eine Art von Malerei in drei Dimensionen gese-
hen. Als Inszenierung eines sensiblen Balanceakts,
bestehend aus Licht, Farben und Sound, durch den
menschliche Korper wie gestische Striche auf einer
animierten Oberfliche durch die Nacht gleiten.
Wihrend ich mich in meiner bildnerischen Praxis
darauf konzentriere zu zeigen, wie sich unsere in-
dividuellen und sozialen Korper verindern, zielen
meine musikalischen Projekte darauf ab, im Schat-
ten der Nacht neue Rdume des Vergniigens zu schaf-
fen. Um Menschen miteinander zu verbinden und
der Entfremdung der digitalen Krifte entgegenzu-
wirken, mit denen wir jeden Tag konfrontiert sind.

Konzentrieren Sie sich auf den Kérper und auf fi-
gurative Kunst, weil historisch und evolutionar das
Singulare und Spezifische dem Abstrakten und All-
gemeinen vorangeht?

Das Malen der Figur ist fir mich seit langem
ein Weg, verschiedene Modelle zu konstruieren, um
mit ihnen unsere sich stindig verindernden Korper
darzustellen. Und um zu demonstrieren, welche Vor-
stellung wir uns dabei von der Prisenz der anderen
machen. Die Ausstellung in Hannover zeigt ver-
schiedene Perioden meiner kinstlerischen Arbeit,
in denen ich versucht habe, immer wieder Fragen
zu verhandeln, die sich um den Korper drehen.

Inwieweit sind dabei Werke wie ,\Wild Mountain Lock-
out* (2003), ,Couple* (2005) und ,Workout* (2006)
moderne Sittengemalde?

In meinen frithen gegenstindlichen Gemilden
von 1998 — 2006 habe ich mich mit klassischer Kunst
auseinandergesetzt und Bilder geschaffen, in denen
meine Freunde oft die Protagonisten waren. Wobei
ich traditionell und vormodern gemalt habe. In der
Zeit habe ich mich sehr intensiv mit der Zeichnung
beschiftigt und das barocke Potenzial des alltagli-
chen Lebens in linearer, realistischer Weise darge-
stellt. Dabei fiihlte ich mich von der Allegorie in der
Barockmalerei angezogen, um als Maler von etwas
zu erzdhlen, was aulerhalb des Bildes lag. Die Alle-
gorien, die ich mir zu eigen machte, erzihlten von
Prozessen, vom Machen und vom Sehen.

Konnten Sie das vielleicht am Beispiel der genannten
Werke prézisieren?

In ,Wild Mountain Lockout® tritt mein Schatten
von unten ins Bild, um sich dort einer Gruppe von
Figuren anzuschliefen. Zugleich bildet er den Blick
des Betrachters ab, der mit einem der Protagonisten
auf einem Schlitten einen verschneiten Hugel hi-
nunterrast, mitten in das Bildgeschehen hinein. In
~Workout* inszeniere ich auf dhnliche Weise einen
allegorischen Betrachter. Er blickt in einen Rahmen
und sicht die Verinderungen, denen sein alternder
Koérper durch die vergehende Zeit unterworfen wird.
Und ,,Couple“zeigt eine Therapiesitzung mit einem
Paar, dessen mannlicher Partner sich unsichtbar
fuhle. Was ich durch pastose gestische Pinselstriche
ausdriicke, die seine Gegenwart quasi ausloschen,
wogegen das Paar in der Gestalt des Therapeuten
symbiotisch vereint erscheint.

Was war lhre Inspiration fir das Projekt ,Portraits of
Painting* (2008-2012)?

Von der Serie ,,Portraits of Paintings* sind einige
Bilder in Raum drei des hannoverschen Kunstvereins
zu sehen. Sie ist ein weiteres, primar allegorisches Pro-
jekt. Jedes Werk inszeniert sehr bewusst den Akt des
Malens und Darstellens. Dabei habe ich mich nie fur
eine ,expressionistische“ Malweise interessiert. Die
von dem amerikanischen Kritiker und Theoretiker
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Pieter Schoolwerth, Wild Mountain Lockout, 2003, Ol auf Leinwand, 226 x 261,6cm, Courtesy: der Kiinstler, Kraupa-Tuskany
Zeidler und Capitain Petzel, Berlin, und Petzel Gallery, New York.

Clement Greenberg propagierte, romantisch moder-
nistische Idee, mit mannlich gestischer Bravour und
grofler Emotion Farbe auf die Leinwand zu bringen,
habe ich schon immer tberflissig und komisch ge-
funden, besonders in unserer Zeit.

Aber nichtsdestoweniger verwenden Sie in lhren Bil-
dern mit Bravour gesetzte, gestische Pinselstriche.
Als ich sie machte, glaubte ich, es misste inter-
essant sein, diese Malsprache aus der Mitte des letz-
ten Jahrhunderts fiir einen ganz anderen Zweck als
urspriinglich gedacht zu verwenden. Dabei hatte ich
ein anti-expressionistisches, nicht-kompositorisches
Unternchmen vor Augen. Indem ich Motive aus Ge-
milden der Vergangenheit tibereinanderlegte und
komprimierte, wollte ich ein Modell fiir den zeitge-
nossischen Korper konstruieren. Ich suchte im Netz
Bilder aus der Zeit des 16. bis 18. Jahrhunderts, zeich-
nete jede ihrer Figuren auf einem Acetatblatt nach,
stapelte sie dann und Gibertrug ihre Konturzeichnung
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Ich habe meine Kunst immer

als Vehikel fur Erfahrungen und
Modelle betrachtet, die es uns
ermoglichen, uns freier zu fuhlen.

auf einen monochromen Hintergrund. Dann ver-
suchte ich, wahrend einer Sitzung aus der Improvi-
sation heraus in diesem Dispositiv aus der Vergan-
genheit eine einzelne, oft monstrose neue Figur zu
finden. Ich sah jede Arbeit als eine Art wissenschaft-
liches Experiment an. Dabei fungierten die histori-
schen Korper fiir mich als stabile Konstanten, um sie
als Rohmaterial fir das Verstindnis einer zeitgendssi-
schen schimirischen Prasenz zu verwenden.

Inwieweit spiegeln Dekonstruktion und Ausléschung
der menschlichen Figur in lhren Arbeiten denn eine
zeitgendssische condition humaine wider?
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Installationsansicht Kunstverein Hannover,
Pieter Schoolwerth, No Body Get a Head,
1991-2020, Foto: Raimund Zakowski
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Ich habe 2004 begonnen, tber Unsichtbarkeit
als Daseinsform nachzudenken, was sich bereits in
,Bluff“ und ,,Couple widerspiegelt. Bei den inzwi-
schen allgegenwirtigen E-Mails, SMS und sozialen
Medien hatte ich oft das Gefiihl, mit Menschen in
einem Raum zusammen zu sein, die in Wirklichkeit
weit weg waren. Daher wollte ich eine Figur darstel-
len, die zugleich prisent und optisch ausgeloscht war.

Was ja auch in lhrem Film ,Your Vacuum Sucks"* passiert.

Ja. Unsichtbarkeit ist ein wichtiges Thema, was
in den Gemalden in Raum vier deutlich wird und in
zwei Filmen, die ich in Zusammenarbeit mit Alexan-
dra Lerman gemacht habe. ,Your Vacuum Sucks* ist
ein Film, in dem der Protagonist digital aus dem Bild
getilgt wurde. Er erscheint fir seine real verkdrper-
ten Freunde und Mitarbeiter, denen er in sieben Sze-
nen einen freundlichen Besuch abstattet, als Loch,
Schatten oder Spiegelung. Das bewegte Bild auf
der Leinwand setzt sich aus zwei unterschiedlichen
Zeitmomenten zusammen, die als getrennte filmi-
sche Ebenen parallel nebeneinander laufen. Uberall
dort, wo der Korper des Protagonisten in der oberen
Schicht auftaucht, wird er herausgesaugt, so dass ein
Loch entsteht. Und der leere Raum seiner Silhouet-
te wird mit einer anderen Aufnahme aus derselben
Einstellung gefiillt, die durch die untere Schicht hin-
durch zu sehen ist und einen Moment zeigt, der kurz
zuvor stattgefunden hat oder bald folgt.

Pieter Schoolwerth, Your Vacuum Sucks, 2014, Installationsansicht What Pipeline, Detroit

Was ist das Ergebnis dieser Uberlagerung?

Die Uberlagerung kommt sowohl in meinen Ge-
malden als auch im Film vor. Das Ergebnis ist ein Bild,
das sowohl rdaumlich als auch zeitlich komprimiert
ist. Zwei diskrete Momente in Raum und Zeit wer-
den durch nur ein Bild eines Korpers dargestellt. Die
Figuren, mit denen der Protagonist interagiert, geben
ihre eigenen, auf sich selbst gerichteten Bilder an ihn
weiter. So funktioniert auch eine Plattform wie Insta-
gram: Man macht ein Selfie, postet es, und es kommt,
mit ,,Likes“ versehen, zurtick. Dieses visuelle Modell
steht in umgekehrter Beziehung zu dem des kubisti-
schen Raums: Die Kubisten stellten einen Koérper aus
mehreren Blickwinkeln dar. Ich stelle mehrere Korper
aus einem Blickwinkel dar. Was heute oft der Fall ist,
wenn der eigene Korper vor einem auf verschiedene
Ansichten hin geoéffneten Bildschirm sitzt.

Die Werke lhres Projekts ,Model as Painting" in Raum
vier verbinden komplexe digitale Praxis und Malerei.
Wann hatten Sie das Gefihl, dass Pinsel und Lein-
wand allein fur lhre kiinstlerischen Intentionen nicht
mehr ausreichen?

Im Herbst 2015 hatte ich fast zwanzig Jahre lang
auf konventionelle Weise gemalt, in denen ich Farbe
mit dem Pinsel auf einen Bildtrager aufgetragen hat-
te. Diese direkte Art, mit Farbe umzugehen, fihlte
sich mittlerweile unzureichend und in fragwirdiger
Weise nostalgisch an. So viele unserer alltiglichen
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Lebenserfahrungen waren inzwischen abstrakt ge-
worden. Elementare Aufgaben, die wir frither analog
verrichtet haben, fiihren wir nun per Bildschirm aus.
Wir kaufen ein, ohne mit Bargeld zu bezahlen, haben
Freunde und korperlosen Sex tiber Webseiten und
genieflen Gewalt ohne Blut durch Videospiele. Da-
her begann ich mich zu fragen, wie eine entsprechen-
de, ebenso indirekte Vorstellung von der Malerei
aussehen konnte? Vielleicht als Malerei ohne Farbe?

Inwieweit war in diesem Prozess das Modell fiir Sie
wichtig?

Ich ging dazu tiber, einen multimedialen Prozess
zu erfinden, um Gemilde zu komponieren, die mei-
ner Meinung nach die Art und Weise widerspiegeln,
wie Technologie digitalen Raum in der Welt erzeugt.
Ich nahm das Modell, um diesen neuen Raum zu
reprasentieren, der zwischen dem Kunstler und der
Leinwand oder unseren Korpern in der Welt exis-
tiert. Eine leere digitale Schablone, dhnlich wie ein
Smartphone oder ein Desktop-Computer, durch die
visuelle Informationen hindurchgehen und in der
sie komponiert werden. Ich begann damit, Fotos von
meinen Freunden zu machen, aus denen ich eine
Zeichnung anfertigte. Von ihr ausgehend, baute ich
dann eine monochrome, dreidimensionale Relief-
skulptur aus Schaumstoff und fotografierte sie. Im
Computer integrierte ich Fragmente des fotografi-
schen Materials in das Modell und druckte das Gan-
ze auf Leinwand aus. In einem letzten Schritt figte
ich zu dem Druck eine Reihe von gestischen Pin-
selstrichen. Damit brachte ich sozusagen die Farbe
zuriick in das Gemalde und fligte eine letzte Schicht
der Verbesserung hinzu, wie es bei der Schirfung
von Farb- und Kontrastfiltern auf einem Mobiltele-
fon nach der Aufnahme eines Fotos geschieht.

Was tragt ein solches Modell anders als herkémmli-
che Modelle zur Wirkung lhrer Arbeit bei?

Das Modell erzeugt eine fotografische Simula-
tion des Raums, die sich visuell deutlich von dem
illusionistischen Raum der konventionellen gegen-
stindlichen Malerei unterscheidet. Wenn man sich
die auf einem Modell basierenden Werke anschaut,
sicht man das Foto einer Skulptur, die ein in sich
geschlossener, dreidimensionaler Raum ist, mit
Farbe darauf. Ich sehe die reale Skulptur als das Be-
triebssystem des Gemaldes, und ihre Entfernung aus
dem Bild spiegelt unsere heutige Entfernung von

oben: Pieter Schoolwerth, unten: Pieter Schoolwerth,
Model for Personality Model for Behavioral Surplus
Inventory, 2019, Ol, Acryl- Capture, 2019, Ol, Acryl und
druck auf Leichtschaum- Druck auf Leichtschaum-
pappe 199,4 x 172,72 x platte, 261,6 x 180,3 x 96,5¢cm,
48,3cm, Courtesy: der Courtesy: der Kiinstler,
Kiinstler, Kraupa-Tuskany Kraupa-Tuskany Zeidler und
Zeidler und Capitain Petzel, Capitain Petzel, Berlin, und
Berlin, und Petzel Gallery, Petzel Gallery, New York
New York
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Ich sehe die reale Skulptur

als das Betriebssystem des
Gemaldes, und ihre Entfernung
aus dem Bild spiegelt unsere
heutige Entfernung von der

Welt wider.
Lz = A
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Pieter Schoolwerth, Shifted Sims #4 (Dine Out Expansion Pack), 2020, 0, Acryl und Druck auf Leinwand, 170,2 x 259,1cm,

Courtesy: der Kiinstler, Kraupa-Tuskany Zeidler und Capitain Petzel, Berlin, und Petzel Gallery, New York

der Welt wider. So wie Serverfarmen den digitalen
Raum in unseren Telefonen und Hausern erzeugen,
so ist meine Verwendung von Modellen ein Versuch,
den virtuellen Raum in der Malerei darzustellen.

Sprechen wir tber den Humor, Pieter, der in Ihrer
Kunst keine kleine Rolle spielt. Verwenden Sie ihn
so, wie es Samuel Beckett tat, als er schrieb: ,Nichts
ist komischer als das Unglick.“? Er schrieb auch da-
von, in der Kunst und im Leben misse man ,besser
scheitern®, was zumindest implizit ein Ziel voraussetzt.

Ich habe Humor immer als eine enorm wichtige,
lebensbejahende Kraft angesehen: Wir lachen, weil
wir eine Verbindung zueinander spiiren, auch wenn
wir nicht genau wissen, woriiber wir lachen. In dhn-
licher Weise verwende ich in meiner Arbeit Wort-
spiele und Nonsens-Formen des Schreibens. Das
Wortspiel befreit Worter von ihrer traditionellen
Sinnfunktion. Ich sehe das Wortspiel als den Schat-
tenraum ihrer Bedeutung an. Und der delirierende
Schatten, den es auf alltigliche Erfahrungen wirft,
kann uns angesichts der Absurditit des Lebens ein
vitales Vergniigen bereiten.

Glauben Sie an die platonische Kalokagathia, die
Dreifaltigkeit des Guten, Wahren und Schénen? Dass
Kunst die Menschen besser machen kann?

Ich glaube, dass bildende Kunst und Musik als
nonverbale Ausdrucksformen eine stark viszerale

Wirkung haben. Sie beriithren unser Nervensystem
und wirken tber das Gehirn auf unseren Korper. Sie
lassen uns die Welt auf ganz andere Weise erleben,
als es literarische und andere zeitbasierte Kunstfor-
men tun. Was mich an der Malerei reizt ist ihr Po-
tenzial, eine Form von sensorischer Kommunikation
zu schaffen, die Menschen wie nichts in der Welt
zusammenzubringen vermag.

Louise Bourgeois hat einmal gesagt, im Jahr 2007,
auf einem Amulett in limitierter Auflage: ,Art is a
guarantee of sanity." Was fir sie zweifelsohne wahr
war. Stimmt das auch fir Sie?

Nun, ich bin mir nicht sicher, ob es fir Gesund-
heit jemals eine Garantie geben wird; aber ich weif§
nicht, wie oder ob ich ohne die Kunst tiberhaupt
noch leben wiirde!

Das Gespréach wurde per E-Mail gefiihrt.
Die Ubersetzung aus dem Amerikanischen
ins Deutsche besorgte Michael Stoeber.

Die Ausstellung Pieter Schoolwerth.

No Body Get a Head, 1991-2020 ist
noch bis zum 08.08.2021 im Kunstverein
Hannover zu sehen.
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Automelodi performing live at the Wierd Party, NYC, 2009, Foto: Naomi Elena Ramirez

Ich glaube, dass bildende Kunst und Musik als nonverbale
Ausdrucksformen eine stark viszerale Wirkung haben.
Sie berlhren unser Nervensystem und wirken Uber das Gehirn

auf unseren Kérper.

PIETER SCHOOLWERTH

Geb. 1970 in St. Louis, USA; 1994 Abschluss am
California Institute for the Arts; lebt und arbeitet in
New York City, USA.
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1997 ,Gothic", ICA, Boston
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