Die Ausstellung ,,un-structured”, die vom 29. Januar bis 12. Marz 2022 im Rahmen des Satellit-
Programms von Axel Obiger stattfindet und von Daniela von Damaros kuratiert ist, zeigt Arbeiten der
vier in Berlin lebenden Kiinstler*innen Harriet GroR, Sarah Loibl, Enrico Niemann und Keren Shalev.
lhre Werke erweitern (iber eine raumgreifende Geste die Definitionen von Malerei, Skulptur und
Zeichnung und treten dariiber auch in Dialog mit der Architektur des Raumes.

Der Titel ,,un-structured” (dt. ,,un-strukturiert”) blindelt also einerseits die Verschiebung von
Grenzen, wie die des kiinstlerischen Mediums und der Architektur, und andererseits die
Grundelemente im Gestaltungsprozess aller vertretenen Kiinstler*innen. Das sind die zwei
vermeintlich kontrar-wirkenden Strukturprinzipien von Chaos (,,unstructured”) und Ordnung
(,,structured”), sowie der Zustand ihrer Gleichzeitigkeit. Wahrend des Ausstellungsrundgangs nimmt
der Rezipient immersiv die Dynamiken zwischen den Strukturprinzipien wahr.

Die Ausstellung bespiegelt das Thema von Chaos und Ordnung in Hinblick auf einen anhaltenden
Zustand von Instabilitdt, durch permanente Verdanderungen im AulRen, und den Versuch - aus einem
nattrlichen Bedirfnis nach Stabilitdt und Zugehorigkeit heraus - des Austarierens hin zu einer
Ordnung. Und was ware, wenn in einem Chaos Ordnung und Harmonie steckt? Wenn Chaos erst
umfasstes wilden Durcheinander sei, dann aber ein Zustand an der Schwelle zwischen Ordnung und
Regellosigkeit sei?

Die Werke in der Ausstellung konfrontieren den Betrachtenden mit einer Bildsprache, die aus der
Verbindung von Ordnung und Chaos, Leere und Fille, Zufall und Komposition, solche Fragen
ergrindet. Eine Begegnung erfordert ein Einlassen auf Momente der Orientierungslosigkeit, den die
meisten Menschen aus Angst vor einem Kontrollverlust vermeiden. Mit Mut zum ,,Unférmigen” und
einem Aushalten dieses Zustands splrt das Publikum dem darin verborgenen Potential nach: Was
passiert, wenn wir Chaos zulassen? Liegt darin die Moglichkeit einer (neuen) Struktur oder sogar
einer Harmonie verborgen?

Der Bindestrich im Ausstellungstitel markiert noch eine weitere, metaphysische Perspektive, auf das
Thema: Es begreift Chaos und Ordnung als eine (Wort-)Einheit. Chaos kénnte Ubergang sein in einer
Einheit. Heraklit (520-460 v.Chr.), der die Vielheit in einer Einheit sieht, definiert das Wesen der Welt
in der Verdanderung und im Wechsel. (Panta rhei, dt. ,alles flieRt“)

In der Natur lassen sich Einheiten sowie Transformationsprozesse als existentielle Gr6Be am Beispiel
von Eisbergen, den Aggregatzustianden von Wasser und dem Entstehen und Verschwinden von
Atollen - und hierzulande von Halligen (Schwemminseln) - nachvollziehen. Ein Atoll befindet sich im
permanenten Transformationsprozess durch den Auf- und Abbau von Gesteinsstrukturen.
Wesentlich fur diesen Prozess sind Korallenriffe, aber auch erloschene Vulkaninseln, auf denen einst
als massive Basis erste ,Saumriffe” entstanden sind. Wahrend die Vulkaninsel absinkt, baut sich das
Riff weiter auf. Zwischen Insel und Riff entsteht eine Lagune und schlief8lich ein Atoll. Die Riffe als
filigrane organische Struktur und empfindliches Okosystem sind der permanenten Einwirkung durch
die Krafte des Meeres, ihrer Einwohner sowie der Winde ausgesetzt.

Lassen sich im Zeitalter des Anthropozédn, wo der Mensch als planetare Kraft mit der Erdgeschichte
unmittelbar verwoben ist, solche prozesshaften Strukturen auch auf das Dasein des Menschen
Ubertragen? Was wére, wenn der Mensch sich als Einheit von Ordnung und Chaos begreift, Chaos
zuldsst und nach einer Balance von beidem strebt? Welcher neue Raum eroffnet sich dann? Liegt
darin ein Zustand von Equilibrium verborgen? Wenn die erste Silbe des Titels gespiegelt als
Lautumschrift fr Englisch ,,new” (dt. neu) gelesen wird, kann die Ausstellung auch als ein Impuls fir
ein neues Strukturprinzip gedeutet werden, dass das ,Unférmige” einbezieht und neue
Handlungsansatzen fir Gegenwart und Zukunft bereithalten kann.



Harriet GroR (geboren 1967 in Minchen, lebt und arbeitet in Berlin) hat Bildende Kunst in Berlin und London
studiert. Thema ihrer Arbeiten ist, den Raum in seinen unterschiedlichen Qualitaten zu erfassen. So spannt sie
»,Raumzeichnungen” aus unterschiedlichsten Materialien im schwer fassbaren ,,Dazwischen” von Bild und
Raum, Ratio und Emotio, Wirklichkeit und Imagination auf. Minimalistisch-konstruktiv, funktionieren ihre
Raumzeichnung auch als ein Gerdst fiir andere Bedeutungstrager, wie Fotografien oder Videos. Damit geht die
Kinstlerin ihrem Interesse gegenliber der Konsistenz von Objekten oder deren Zustand in einer ambivalenten
Dynamik nach, wie es bei Schwammen, Schaum oder dem lavaartigen ,,Corium* der Fall ist. Mittels ihrer
sensiblen Wahrnehmung von Momenten des Ubergangs, an Schwellen, Grenzen oder in einer Kommunikation,
hélt sie auf poetisch- abstrakte Weise Raume von Zustdnden fest und tbertragt das Offene, das Prozesshafte
dieser Zustande als das danach Mégliche in den Imaginationsraum des Betrachtenden. Sie entfernt sich damit
von geometrisch konstruierten Raumen, wie sie die meisten Menschen sie fiir ein Verstandnis brauchen. Mit
ihren Arbeiten 6ffnet die Kiinstlerin einen Raum zum Reflektieren, fiir eine andere Perspektive und lockert
damit Blockaden vor dem Ubergang von einem Zustand, einer Struktur, einem Raum in eine/n andere/n auf. In
Ausziigen aus: Inframince — ein Konzept, eine Fantasie, ein Ort der Kunst? (...) von Dr. Silke Feldhof (2011)

Sarah Loibl (1987 in Miinchen geboren, lebt und arbeitet in Berlin) hat Bildende Kunst in Berlin studiert. Von
innen heraus sprengt die Kiinstlerin einen Malereibegriff, den sie damit gleichzeitig aufzeigt. Material und
Bildaufbau sind gleichzeitig und im Prozess der Moglichkeiten. Es ist die Suche nach einer Struktur der
Komplexitat, die fir Loibl’s Bildsprache im Zusammenspiel mit dem Aullen steht. Ateliergesprich, Januar 2022.

Enrico Niemann (geboren 1978 in Bad Saarow, lebt und arbeitet in Berlin) hat Freie Kunst an der Bauhaus-
Universitat in Weimar studiert. Im Anblick seiner kiinstlerischen Arbeiten, die weit (iber abstrakte Gemalde
hinausgehen und zu Farbkdérpern werden, geht der Betrachtende vergebens auf die Suche nach einer den
Entstehungsprozess nachvollziehbaren Struktur im Material. Alles scheint amorph, unregelmaRig und flieRend:
Die Farbverldufe, die AuBenkontur, die Beriihrung mit der Wand. Die Farbkérper wirken wie pulsierende
Uberbleibsel eines gréReren Ganzen. Fiir den Kiinstler ist ein experimenteller und prozesshaften Umgang mit
den Eigenschaften des Materials, wie Acrylfarbe, Kunststoffe, wie Folie und Styropor und Harze,
kennzeichnend. Obwohl er Schicht um Schicht mit transparentem Acryl bedeckt, verschwimmen - und
verschwinden sogar an manchen Stellen - die Farben durch Lichtreflexionen und Spiegelungen an den
glanzend, wassrig wirkenden Oberflachen. Die Gleichzeitigkeit der An- und Abwesenheit von Farbe, springt
auch auf Strukturen tber. Als Spuren des Farbflusses schreiben sich diese zuféllig ein und entziehen sich jeder
Logik. Derartige spontane Muster oder sogenannte Fraktale entstehen bei der Technik der Décalcomanie. Den
Kiinstler reizen genau jene Momente der Gleichzeitigkeit von Ordnung und Chaos, deren Dynamik er als Einheit
und nicht als Gegensétze in Farbkorpern ,einfriert”. In Ausziigen aus: Jennifer Bock , Transformationsfelder” 2017;
Armin Hauer ,Formende Formlosigkeit“ 2013

Keren Shalev (geboren 1982 in Israel, lebt und arbeitet in Berlin) studierte in Haifa und Tel Aviv Bildende Kunst.
Ihr kiinstlerisches Werk ist bestimmt durch eine klare Struktur, die auf Material und Raum Bezug nimmt. Aus
der Komposition zweier Grundelemente, der Flache und dem Dreidimensionalen, und deren Interaktion formt
sie ihre Objekte. Trotz Materialien wie Beton und Metall verbindet sich in ihren Arbeiten ein rauer, unnahbarer
und industrieller Charakter mit einer poetisch-sentimentalen Asthetik. Im Schaffensprozess durchwandert die
Kinstlerin mentale Zustande und Gefiihlslandschaften Gberwaltigender Erfahrungen, wie Verlust, Endlosigkeit,
Abwesenheit, Selbstauflésung, Isolation und des Nichts, die sie spielerisch erkundet und in Orientierung an den
Eigenschaften des Materials eine duRere, konkret-abstrakte Form gibt. In der Uberwindung des Materials
entdeckt der Rezipient den Ubergang zu einer Leere: Ein Raum, der ungewiss und nicht genau bestimmbar ist.
Solche Leerrdume markieren sich auch als flache Farbspur, in Form eines Schattens auf dem Boden. In der
Unlogik einer Flache als Raum l6sen sich Strukturen auf. Sie bringen den Betrachtenden ins Taumeln, bewirken
Orientierungslosigkeit aber auch Offenheit. Fiir die Kiinstlerin sind dies die Punkte des menschlichen Daseins,
Momente einer ,,formalistischen Selbstkonfrontation” oder ,wie ein Ort, an den ich zurlickgehe”. Es sind
Raume innerer Strukturen, wie Sehnsiichte, Erinnerungen und einer kindlichen Fantasie, die ungeschiitzt und
sensitiv sind. Sie bleiben unsichtbar in der Isolierung von anderen Menschen und werden sichtbar in der
Verbundenheit mit der Welt. Keren Shalevs Werke werden vollends wahrnehmbar, wenn sie analog dem
Ursache-Wirkung-Prinzips als Ganzes, als eine Einheit gedacht werden. In Ausziigen aus: Statement der Kiinstlerin

(Mai 2020), Text von Maren Marzilger, Einzelausstellung ,Nothingness” in der Alten Feuerwache Loschwitz, 06.08.—
04.09.2021



