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René Wirths

MIR IST QUALITAT WICHTIGER
ALS QUANTITAT.

Ein Gesprach mit Sven Drihl

linke Seite: R“ené Wirths, Bulb, 2019,
110 x 70 cm, Ol auf Leinwand, Privatsammlung
Eppelheim, Briissel, Foto: Lea Gryze, Berlin

Portrait: René Wirths, Nicole Wendel, Berlin
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Der Kuinstler René Wirths, der seit den 1990er Jahren
in Berlin lebt, studierte an der HdK Berlin bei Wolf-
gang Petrick und hat schon in den friihen 2000er
Jahren mit seinen stark reduzierten, formal auf Klar-
heit und Einfachheit bedachten Gemalden auf sich
aufmerksam gemacht. Entgegen aller narrativen,
gestischen oder Bad-Painting-Malereitrends hat
Wirths eine prazise kiinstlerische Handschrift mit
groBem Wiedererkennungswert entwickelt und sich
motivisch liber viele Jahre hinweg auf einzelne, meist
menschengemachte Einzel-Objekte konzentriert.

Sven Driihl: Wenn man Deine Werke oberflachlich
betrachtet, kann man zu dem Missverstandnis kom-
men, dass Du Fotorealismus betreibst. Dabei liegt Dir
nichts ferner, schlieBlich arbeitest Du nie nach Fotos,
sondern stets nach dem Gegenstand. Kannst Du
erklaren, worin fir Dich klnstlerisch und theoretisch
der Unterschied zum Fotorealismus besteht?

René Wirths: Naja, wir sind alle doch sehr von
Fotos gepragt und ich behaupte mal, dass viele von
uns die zweidimensionale Wirklichkeit durch den
Konsum aller méglichen Bildmedien fast schon in-
tensiver wahrnehmen als unsere tatsdchliche Umge-
bung. Die meisten figurativen Maler bedienen sich
dieser Bildmedien und insofern liegt es vielleicht
nahe, zu vermuten, ich gehére auch dazu. Aber nein:
ich tue es nicht und wenn man genau hinschaut,
kann man das auch schnell sehen. Der Vorgang des
Abmalens eines Fotos wire bei jedem Motiv der
Gleiche. Das fande ich langweilig. Der Verzicht auf
technische Hilfsmittel macht meine Malerei erst au-
thentisch und schliissig.

Wenn es tberhaupt mit Wachs-
tum weitergehen kann,
dann doch nur mit qualitativem!

Was heiBt das in der Praxis?

Praktisch bedeutet das erstmal, dass eine Trans-
ferleistung von drei auf zwei Dimensionen nétig ist.
Ich muss den Gegenstand als solchen durchdringen
und raumlich verstehen, um ihn Gbersetzen zu kon-
nen. Weil jeder Gegenstand eine andere Oberfliche
und Form hat, erfordert das fiir jedes Bild eine neue
Herangehensweise. Ich gehe eher vor wie ein Bild-
hauer. Schicht fiir Schicht, vom Groben ins Feine.
Ich fange mit einem recht breiten Pinsel an und
ende mit einem sehr dinnen. Die Summe meiner
Beobachtungen an Ding und Bild dokumentiert
sich am Ende iber die Dichte des Farbauftrages.
Die Malerei dient zwar dem Objekt, aber das Objekt
dient auch der Malerei. Obwohl der Gegenstand stets
prasent ist, betrachte ich wihrend des Malens doch
zu mehr als 90% der Zeit das Bild. Es geht mir also
phinomenologisch keineswegs nur um das ,Ding
an sich® Vielmehr bietet mir dieses vor allem einen
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weltlichen Zugang zu dem ,Bild an sich“ und sei-
nen Moglichkeiten. In einer Art personlichem Ver-
dauungsprozess verewige ich das Ding im Bild. Man
kann das als Verschmelzung von endlichem Korper
und unendlichem Geist bezeichnen. Es geht also im
Sinne von Magritte um die Frage nach der Existenz
der Dinge. Zu guter Letzt vergewissere ich mich im
Spiegel meiner Bilder auch meiner eigenen Existenz.

Die unterschiedlichen Schichten der Bilder sind ab ei-
nem gewissen Komplexitatsgrad ja jeweils komplette
Neuerfindungen des Gegenstandes. Wenn ich bei-
spielsweise das Glas anschaue, das Du als Vorlage
hier im Studio stehen hast, sehe ich am Gegenstand
keine der vielfaltigen Strukturen, die schlieBlich im
Gemélde zu sehen sind. Du gibst lediglich vor, Realitat
abzubilden, erfindest aber dann doch alles neu? Kann
man das so sagen?

Ich sehe mich sowohl als Interpret wie auch als
Erfinder von Realitit. Weil ich nicht Fotos abmale,
interpretiere ich notwendigerweise unmittelbar das,
was ich da sehe. Die Lichtverhiltnisse in meinem
Atelier andern sich zum Beispiel im Laufe des Tages.
Insbesondere bei reflektierenden Gegenstinden aus
Glas oder Metall muss ich also abstrahieren, um das
Objekt im Gemailde glaubhaft zu machen. Auch die
starke Vergroferung erfordert bei meinem Grad an
Genauigkeit und Detailtreue ein hohes Maf§ an Ab-
straktionsfahigkeit. Schlieflich stofSe ich bei der Be-
obachtung der Oberfliche des Gegenstandes visuell
irgendwann an die Grenzen meiner Wahrnehmung.
Ich male schlieflich nicht das, was ist, sondern
gleichzeitig das, was ich sehe und das, was ich nicht
sche, also projiziere. Da kommen also meine ganz
individuellen und explizit subjektiven Entscheidun-
gen zum Tragen! Ein gutes Bild kann tauschen und
enttauschen, beides in bestem Sinne.

Worum geht es Dir dabei?

Erstmal um lustvolle sinnliche Wahrnehmung!
Das Bild sollte zu einem Gegeniiber werden, gerne
mit einer ganz physischen Wirkung. Von der streng
konzeptionellen Fokussierung auf das Ding im Bild,
die ich fast zehn Jahre lang praktiziert habe, l6se ich
mich gerade Stiick fiir Stiick. Mehr oder weniger
subtil baue ich kleine Verinderungen ein, die sich
oftmals erst auf den zweiten Blick erschliefen und
die sich spielerisch aus dem Malereiprozess heraus
entwickeln. Das Bild mit dem Glas, das Du in Deiner
Frage ansprachst, ist in dieser Hinsicht schon weiter,
weil die mittlerweile 18-teilige Liguids-Serie auf Evo-
lution angelegt ist. Das bedeutet, dass sich die Pro-
zesse dort zunehmend verselbststindigt haben: Die
Licht-Reflexionen im Glas 16sen sich zunehmend in
Muster und Strukturen auf. Es entstehen Hybride
aus Illusion und Abstraktion.

Springen Dich die Gegenstande, die Du malerisch
Ubersetzt, eher spontan an oder hast Du eine groBe
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René Wirths, Gisela, 2010,
165 x 135¢cm, Ol auf Leinwand, Privatsammlung,
Foto: Eric Tschernow, Berlin
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René Wirths, Liquids-Serie im Studio René Wirths, Berlin, Mérz 2019, Foto: Eric Tschernow, Berlin

Liste im Computer mit Dingen, die Du unbedingt
noch umsetzen mdchtest? Wie funktioniert Dein
Motiv-Auswahlprozess?

Ich habe nichts dergleichen auf dem Computer,
aber es gibt eine imaginire Liste in meinem Kopf,
die sich allerdings standig dndert, je nach meinen Be-
dirfnissen. Mal bereite ich eine Motiv-Entscheidung
lange vor, mal fillt sie sehr intuitiv und spontan. Bis
vor kurzem hitte ich gesagt, dass ich mit offenen
Augen durch eine Welt voller Dinge gehe und nach
deren Form, Farbe, Oberflichenstruktur und Sym-
bolik entscheide. Aber nach zehn Jahren Dingbilder
habe ich gemerkt, dass es eben doch nicht so viele
Objekte gab, die ich wirklich malen wollte, wie ich
frither einmal dachte. Ich habe auch die Notwen-
digkeit einer Entwicklung wahrgenommen, wollte
nicht ewig so weitermachen. Heute ist mir das Was
nicht mehr so wichtig. Das Wie tritt mehr und mehr
in den Vordergrund. So kommt es zu sich immer
weiter entwickelnden Serien wie den Liguids oder zu
mehreren unterschiedlichen Varianten von ein und
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demselben Motiv. Die Entscheidung, nicht stindig
neue Motive suchen zu mussen, war sehr befreiend.

Es fallt auf, dass der Mensch zwar in der Regel nicht
direkt vorkommt, aber in den Dingen, die Du malst,
dann doch als Urheber meistens prasent ist. Es han-
delt sich um produzierte Dinge: Musikinstrumente,
Turnschuhe, Glaser, Motorrad, Reifen, Brotkorb, Was-
serflasche, etc. Ist Dir dieses Gemacht-Sein wichtig?
Und wirdest Du sagen, dass Uber diesen Umweg,
Deine Werke jenseits aller konzeptuellen Klarheit,
doch auch erzahlerisch sind?

Ich male zwischendurch auch mal organische
Dinge, aber ich bevorzuge tatsichlich Motive, die
aus der menschlichen Produktion stammen, weil
dadurch die Kultur des Menschen, ohne dass sein
Antlitz direkt gespiegelt wird, im Bild préisent ist.
Das schafft Identifikation. Eigentlich beschiftige ich
mich sehr strukturell mit den Dingen und dem Bild,
aber schon allein, weil ich bei aller konzeptuellen
Strenge immer auch in einem gewissen Rahmen
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intuitiv vorgehe, entzieht sich manches meiner Kon-
trolle. Wenn der Turnschuh ausgelatscht ist, dann
muss dort Geschichte angenommen werden, zumal
zu vermuten ist, dass es sich um den des Kiinstlers
handelt. Und wenn die Wasserflasche genau halbvoll
ist, dann kann man das der Bildarithmetik ebenso
zuordnen wie dem bekannten Sprichwort mit dem
Glas. Auch die Inszenierung der Dinge im Bild und
die angesprochene Malweise offenbaren eine indi-
viduelle Perspektive. Ich finde es wiinschenswert,
wenn sich hinter einer strengen und sehr formal
gestalteten Oberfliche mehr oder weniger subtil
verschiedene Bedeutungsebenen und Assoziations-
rdume auftun. Meine Bilder suggerieren Klarheit,
enthalten aber doch hiufig auch kleine Ritsel.

Deine Kunst braucht Zeit. Du schaffst ungefahr 10-15
Bilder pro Jahr. Das ist fast unzeitgemaB. Heute ha-
ben viele Kinstler Studios, wo mit Hilfe vieler Ange-
stellter, hochpreisige Produkte in hoher Stiickzahl
angefertigt werden. Ich sage hier bewusst Produkte,
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statt Kunstwerke. Das wirkt namlich alles sehr oft wie
bei einem mittelstandischen Unternehmen. Du koénn-
test mit Deiner Arbeitsweise eigentlich in diesem
System gar nicht bestehen. Ist das eine bewusste
Verweigerung? Oder wie gehst Du mit dem Fakt um,
dass man im Kunstmarkt diesem Produktionsdruck
ausgesetzt ist, der Deiner Arbeitsweise diametral
entgegensteht?

Die Frage ist doch, was ich von meinem Leben
will? Ich mochte der Autor meiner Bilder bleiben und
kein Unternehmen fithren. Ich leiste mir die Freiheit,
mich alleine in meinem Atelier lange auf eine Sache
zu konzentrieren. Ich verweigere mich nicht bewusst
irgendeiner Entwicklung, weil ich schlicht versuche,
bei mir zu bleiben und mich um meine Gesundheit
zu kiimmern. Das ist an sich schon eine sehr komple-
xe Aufgabe. Ich hatte stressbedingt vor fast zwanzig
Jahren einen epileptischen Anfall; das hat mir meine
Belastungsgrenzen aufgezeigt. Seitdem bin ich sehr
vorsichtig. Ich arbeite gerne und ich arbeite gerne
viel, aber ich will nicht in einem Burnout landen



oder ganz klischeemafig auf Speed oder Koks ange-
wiesen sein, um mehr Pensum zu schaffen. Ich finde
das auch tberhaupt nicht hip. Ich wiirde gerne alt
und weise werden und bis zum Ende ein gutes Leben
fiihren. Man sieht meinen Bildern ja die Zeit und die
Hingabe an, die in ihnen steckt. Das sind doch Wer-
te! Ich stamme aus einer Handwerkerfamilie. Mir ist
Qualitat wichtiger als Quantitat.

Gilt das nur fir die Kunst oder lasst sich das irgend-
wie verallgemeinern?

Das darf man gerne auf das Weltwirtschaftssys-
tem Ubertragen. Wenn es tiberhaupt mit Wachstum
weitergehen kann, dann doch nur mit qualitativem!
Das wire ein Schritt zu mehr Nachhaltigkeit und
daher ist es fiir mich auch absolut zeitgemaf§, wie ich
vorgehe: Slow Art sozusagen. Ich gebe zu, ich mache
hiermit vielleicht ein bisschen eine Not zur Tugend.
Denn vor allem will ich malen. Ich kann und will
nicht um jeden Preis fir die Karriere wesentliche As-
pekte meiner personlichen Prioritatenliste vernach-
lassigen. Ich habe ja auch Kinder, um die ich mich
gerne kimmere. Ich fihle mich auch manchmal wie
ein Romantiker, der noch an das leidenschaftliche

René Wirths, Ausstellungsansicht: Aus dem Leben, Galerie
Schénewald, Dusseldorf, 2014, XT 500, 170 x 300 cm, 2013,
Privatsammlung Miinster, Korb, 200 x 200 cm, 2014, Courtesy:
Galerie Michael Haas, Foto: Achim Kukulies, Diisseldorf

Kiinstlerbild der Moderne glaubt, an das einzeln an-
gefertigte Bild mit einer auratischen Wirkung. Klar
ist das anachronistisch, genauso anachronistisch wie
Yoga machen, Klavier spielen oder Spazierengehen.
Aber nattrlich dauert es mit der Auflenwahrneh-
mung sehr viel linger, wenn man nicht alle mittleren
und groflen Kunstorte gleichzeitig bespielen kann.
Ich bin sehr dankbar, dass meine Galerien mich auf
diesem Weg bislang unterstiitzen und hoffe doch
sehr, dass auch der manchmal absurde Kunstmarkt
weiterhin Nischen fiir Kiinstler wie mich bereithalt.

Lass uns doch bitte nochmal auf ein spezielles Ge-
méalde zurlickkommen, das auch mit Familie zu tun
hat. Du hast ein Portrait Deiner verstorbenen Mut-
ter Gisela gemalt, das eine Art singulare Stellung in
Deinem Werk innehat. Sie hat Dir lange im Studio
Portrait gesessen, so ganz klassisch. Das finde ich
bemerkenswert. Zum einen muss man diese Nahe im
Prozess aushalten und zugleich ist es ja auch etwas
ganz anderes, einen Menschen zu malen, als einen
unbelebten Gegenstand. Und dann auch noch die ei-
gene Mutter! Kannst Du etwas dazu sagen, welchen
Stellenwert dieses Gemalde fir Dich hat und wie es
uberhaupt dazu kam, dass Du es gemalt hast?

Als ich vor zehn Jahren meine Mutter gemalt
habe, befand sie sich bereits in einem spaten Krebs-
stadium. Wir wussten, dass ihr Leben nicht mehr
lange dauern wiirde. Aufferdem war meine Frau
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René Wirths, Ziegenschédel, 2017,100 x 240cm, Ol auf Leinwand, Privatsammlung Miinster, Foto: Eric Tschernow, Berlin

Nicole Wendel mit unserem zweiten Kind schwan-
ger, eine Hochrisikoschwangerschaft mit erhohtem
Betreuungsbedarf. Und mit der Kunst musste es
auch irgendwie weitergehen. Ich spirte eine Zer-
rissenheit, allem und allen gerecht zu werden und
habe mir dberlegt, wie ich das organisieren kann.
Also habe ich Gisela gefragt, ob sie mir Portrit sitzen
wiirde und sie hat sofort zugestimmt. Uber knapp
funf Monate ging das dann, immer so wie es gerade
passte. Parallel hatte ich noch andere Bilder gemalt.

Das war eine sehr kostbare gemeinsame Zeit, mal
in intensiver Stille, mal in intensiver Konversation.
Und so ist das Bild auch eine Art Ode an meine Mut-
ter geworden, die eine sehr starke Frau gewesen ist,
die es vermochte, den Alkoholismus und den frithen
Tod meines Vaters gegeniiber meinem Bruder und
mir halbwegs zu kompensieren. Zwei Monate nach
Fertigstellung des Bildes ist sie gestorben.

Besitzt Du dieses wichtige Gemalde noch oder konn-
test Du Dich davon trennen?

Das Bild war damals schon verkauft als es noch
gar nicht zu Ende gemalt war. Es ging uns beiden gar
nicht so sehr um das Bild selbst. Wenn ein Bild fertig
ist, dann kann ich mich gut davon trennen, weil der
fur mich eigentlich lebendige Prozess damit beendet
ist. Ich habe es mir dann einverleibt und es muss
sogar in die Welt entlassen werden, um weiterleben
zu konnen. Die Erinnerung an die ganz besondere
gemeinsame Zeit bleibt.

In einer Art personlichem
Verdauungsprozess verewige
ich das Ding im Bild.

Eigentlich sind alle Deine Gemalde jain hohem Masse
abstrakt. Bilderfindung im reinsten Sinne. Die Dinge
sind lediglich der Anlass zum Bild und der konzeptu-
elle Rahmen ist die Begrenzung. Lange galt: weiBer
Hintergrund, der Gegenstand geht bis zum Bildrand.
Seit einigen Jahren &ndert sich das. Die Motive ha-
ben mehr Luft drum herum und es wird farbiger. Hast
Du eine Art konzeptuelles Regelwerk aufgebrochen?
Was éndert sich?

Wie vorhin bereits angedeutet, war mir dieses fir
gegenstandliche Malerei ziemlich minimalistische
Setting, das fiir meine Bilder lange galt, und das
sich konzeptuell Gberall sehr gut rechtfertigen lief3,
zu eng geworden. Ich suchte nach Offnung, wollte



mich breiter aufstellen. Vor ziemlich genau zwei Jah-
ren malte ich gerade an einem Stein-Gemalde, als
ein befreundeter Sammler mich fragte, warum ich
nicht mal farbige Hintergriinde verwenden wiirde.
Eigentlich eine sehr profane Idee. Fiir jemanden, der
sich tber viele Jahre eine fast klosterhafte Strenge
auferlegt hatte, war das ein Riesenschritt. Der Stein
bekam also einen farbigen Hintergrund und das
Bild eine ganz andere Ausstrahlung. Es war plotzlich
viel mehr Bild im traditionellen Sinne.

Kannst Du das noch ein wenig erlautern? Was hat
sich damit veréandert?

Es hat einiges in Bewegung gesetzt. Die farbigen
Hintergriinde brauchten mehr Raum, um sich ent-
falten zu konnen. Und sie machten es visuell reizvol-
ler, auf transparente Gegenstinde zurlckzugreifen,
weil dadurch beides unmittelbar Bezug zueinander
nahm. Es war mir immer schon wichtig, dass sich
in meinen Bildern moglichst alle formalen Mittel
gegenseitig bedingen. Selbst bei intuitiven Entschei-
dungen achte ich darauf;, dass sie logisch im Sinne des
Bildes sind. Und noch etwas dnderte sich: obwohl ich
die streng-mathematische Bildarchitektur, die mir die
Objekte anbieten, in der Regel beibehalte, nehme ich
mir vermehrt Spielrdume fiir Improvisationen. Die
Entwicklung ist vielleicht vergleichbar mit der von
der durchkomponierten klassischen zu freieren For-
men der neuen Musik oder vom Volkslied zum Jazz.

Ich will mein Leben gestalten
und da ich am Ende ohnehin

auf alles Materielle verzichten
muss, kann ich mir gut vorstellen,
dass ich bis dahin auch keine
Dinge mehr malen werde.

Was meinst Du mit Improvisation? Das ist ein Begriff,
denn ich eher bei Pollock oder im Tachismus verorte
als bei Dir.

Improvisation entsteht bei mir bislang dort,
wo sich Formen und Strukturen aus dem Prozess
des Malens heraus entwickeln, die nicht allein der
Abbildung des Objektes dienen und die nicht im
Detail vorher planbar sind. In meinem Atelier sind
gerade parallel mehrere Entwicklungsstufen zwi-
schen vermeintlich realistischer Abbildung bis hin
zu einer spurbaren Abstraktion zu erkennen. Ich
habe ja noch nie strikt unterschieden zwischen ab-
strakter und gegenstindlicher Malerei. Im Denken
und Gestalten fiihle ich mich dem Abstrakt-Konzep-
tionellen sogar oft viel naher. Robert Ryman hat in
einem Vortrag in den Neunzigern mal die konkrete
Malerei als die eigentlich realistische bezeichnet
und damit die Begrifflichkeiten durcheinanderge-
wirbelt und von ihren Dogmen befreit. So lese ich
das zumindest am Liebsten.
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Kannst Du so etwas wie einen Blick in die Zukunft
geben, wo es mit Deinen Bildern hingeht?

Ich will mein Leben gestalten und da ich am
Ende ohnehin auf alles Materielle verzichten muss,
kann ich mir gut vorstellen, dass ich bis dahin auch
keine Dinge mehr malen werde. Wie der Weg dort-
hin genau aussehen kénnte, weiff ich natirlich noch
nicht, aber ein solches Projekt vor Augen, verleiht
mir eine gewisse Orientierung und gibe jedem ein-
zelnen Bild sowie jeder Schaffensphase den Kontext
einer grofleren Dimension. Ein schoner Gedanke!

rechte Seite open: René Wirths, Ball, 2008,
190 x 190 cm, Ol auf Leinwand, Privatsammlung,
Diisseldorf, Foto: Eric Tschernow, Berlin

unten: René Wirths, Sneaker, 2013,
80 x 240cm, Ol auf Leinwand, Privatsammlung
Zirich, Foto: Eric Tschernow, Berlin
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La maison rouge, Paris, Form und Material, Galerie Haas,
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Beck + Eggeling, Dusseldorf, Jetzt/Now/Nyni, Galerie Miro, Prag
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Ilch muss den Gegenstand als solchen durchdringen und raumlich
verstehen, um ihn Ubersetzen zu kdnnen.
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