
Ă1024 ungelegte Eierñ - Harald Kraxner (Graz) 

Vorwort e 

Tausendvierundzwanzig ungelegte Eier ï ist der Titel und die Gesamtzahl der aus Gips bestehenden und 

deformierten Eier, welche die Installation und Diplomabschlussarbeit der Meisterklasse Bildhauerei von 

Harald Kraxner bilden. Zusätzlich befindet sich unter den 1024 Eiern als Gegenpol ein echtes und 

realistisches Hühnerei aus biologischer Landwirtschaft.  

 

Warum ein Ei, dass sich aufgrund seiner Nicht-Verformung und seiner natürlichen Herkunft von den 

anderen unterscheidet, in der Masse der 1024 jedoch schwer auffindbar ist? Ist es eine kryptisch sichtbar 

gemachte Ausnahme welche eine Regel, also das, was wir als Ănormalñ begreifen, bestªtigen oder in Frage 

stellen soll?  

Für Harald Kraxner sind die Dinge komplexer Natur. Und die Natur ist nicht mehr natürlich. So wurde die 

Zahl 1024 einerseits deswegen von ihm gewählt, weil er aus anderen (Ausstellungs-) Erfahrungen weiß, dass 

es jede Menge intensiver Arbeit bedeutet, sich ähnelnde Gegenstände in einer Stückzahl von über 1000 zu 

produzieren. DAS ist richtig Arbeit. Und hier schließt er an sein Diplomabschlusswerk in der Meisterklasse 

Malerei mit dem aus tausenden toter Bienen bestehenden Werk ĂColony Collapse Disorderñ an, wie auch als 

Weiterführung in seiner Ausstellung Ăweird wire worksñ, in der er über 1000 Drahtfiguren schuf und diese 

sinnhaft und situativ-zeitaktuell zueinander anordnete und in Beziehung setzte. ¦ber ĂEintausend ist keine 

leichte Zahlñ, weiß Harald Kraxner. 

Andererseits wurde die Zahl 1024 als schwerwiegende Metapher für eine sich weltweit ausdehnende 

(Geflügel-) Massentierhaltung gewählt, weil diese Zahl einen wichtigen Verschlüsselungscode darstellt, 

ohne den die heutige Informationstechnik nicht funktionieren würde. Dieser Systemcode
1
 wurde eine der 

wichtigen Grundlagen für die digitale Technisierung im Computerzeitalter. Greifbare digitale 

Errungenschaften sind uns bekannt als CD oder DVD und von Begriffen und digitalen Maßeinheiten wie 

Bit, Byte, Kilobyte (kB), Megabyte (MB), Gigabyte (GB) und Terabyte (TB). Oder auch als ursprüngliche 

Notation im Softwareprogramm und Betriebssystem des Computers in der Entsprechung 1kB=1024 Byte 

sowie als (PC-) Bildschirmauflösung in Verbindung mit Pixeln, die in einer Größe von 1024-768 als 

Beispiel für ein bestimmtes Standardmaß vorzufinden sind. Wir bewegen uns also im Binärsystem, in dem 

die kleinste Informationseinheit, die eine digitale Maschine bearbeiten kann entweder die Binärziffer 0 oder 

1 ist. Diese Binärziffern ermöglichen es dem technischen Gerät logische Operationen durchzuführen, sofern 



man die Ziffern 1 und 0 so zuordnet, dass 1 für «wahr» und 0 für «falsch» steht. Eine maschinenlesbare 

Grundinformation also, physisch darstellbar:  

- mittels einem elektrischen oder magnetischen Signal, das ab einer bestimmten Schwelle dem Wert 1 

entspricht 

- mittels ĂFlipflopsñ, elektrischen Schaltern, die zwei Gleichgewichtszustände haben (einer entspricht 

dem Zustand 1, der andere dem Zustand 0) 

- oder durch geometrische Unebenheiten auf einer Oberfläche. 

In diesem Zusammenhang folgert Kraxner, dass es ohne ein mit der Computertechnik angewandtes 

Binärsystem, die heutige Massentierhaltung in voll digital-elektronisch ausgerüsteten Ställen und 

Schlachtungsanlagen nicht geben könnte. Die Massentierhaltung sieht er wiederum als ein Sinnbild für 

den Unwillen der Gesellschaft, Nahrung nicht auf Kosten der tierischen Mit-Lebewesen, sondern für den 

menschlichen Genuss gesund und für Natur und Tierwelt verträglich und nachhaltig zu produzieren. 

Dargestellt wird dies durch die Unebenheiten (Deformationen) der Eierschalen-Oberflächen, welche die 

Masse der (physischen und psychischen) Verformungen und Zivilisationskrankheiten ganzer 

Gesellschaftsschichten bildlich manifestiert. Kraxner sieht in dieser Deformation die Anomalien eines 

ursprünglich Natürlichen, eine ursprüngliche Potenz, die sich durch das Zeitalter der Industrialisierung 

zur Impotenz gewandelt hat. Sein Titel Ă1024 ungelegte Eierñ zielt darauf ab provokant die Frage, 

nachdem was Ăspruchreifñ, ausgegoren ist und ausgebrütet wird in dieser Gesellschaft neu zu stellen. 

Denn die Erkenntnis sollte schon längst angekommen sein, dass es keine ĂAustausch-Erdeñ im Weltall 

für uns gibt, nachdem wir unsere jetzige vollends verbraucht und missbraucht haben.  

1024 Eier. Die Tierfabriken offenbaren die zunehmende Entmenschlichung in der Arbeitswelt, die 

zunehmende, weltweite digitale Technisierung, die Ausuferung des mechanisch-technischen Denkens 

und letztlich die immer größer werdende Entfernung des Menschen vom Ăgelben vom Eiñ. Den 

wertvollsten Bestandteilen der Eier mit ihren Proteinen, Fetten, Kohlenhydraten, Mineralien und 

Vitaminen. Diese ï das eigentlich den Menschen nährende und sättigende werden ausgetauscht gegen 

die Möglichkeit der künstlichen Befruchtung in einer stärker werdend unfruchtbaren Gesellschaft. In der 

selbst Rollenbilder und lang tradiertes deformiert und/oder beliebig austauschbar erscheinen. Doch wie 

schon im Mªrchen ĂAschenputtelñ kommt in vielen Bereichen zudem ein strenges Ausleseprinzip zur 

ungerechten Anwendung der Regel ĂDas gute ins Tºpfchen, das schlechte in Krºpfchenñ. Aschenputtel 

bat so die Tauben bei der Linsen-Auswahl um Hilfe, in der Realität aber zeigt sich die Brutalität einer 

ausgeklügelten Produktions- und Tötungsmaschinerie auf dem Fließband, wo geübte Kükensortierer die 

eintägigen Hühnerküken in weibliche und männliche Tiere trennen. Wobei letztere, Ănurñ aus 

ökonomischen Gründen entweder der Vergasung oder einem Kükenschredderer weltweit jährlich 

milliardenfach anheimfallen um zurück in die Nahrungskette für Tiere zu gelangen. Leben und Sterben 

in der Turbo-Masse.  

Etwas anderes zeigt die Installation Ă1024 ungelegte Eierñ aber ebenso. Das Verhältnis und die 

Gewichtung der natürlichen zur nicht-natürlichen Nahrungsgewinnung:  

1 Bio-Ei repräsentiert symbolisch die Anzahl der naturnahen oder natürlichen Hühnerhaltung.  
 

1023 Eier repräsentieren symbolisch die Menge der genetisch-optimal-aufbereiteten, in Brutofenanlagen 

ausgebrüteten, durch-designten und mit speziellen Eigenschaften ausgestatteten, für den schnellen 

Verkauf und schnellen Verzehr optimierten und produzierten Küken. 
  



Die Hühner und Eier produzierenden Großkonzerne haben die Eier, mittels ihrer Binärcodes ihre 

Gewinne zu maximieren, sie haben die Macht zur Vormachtstellung in dieser Welt, sie haben die Macht 

zum Machterhalt und sie haben die Macht zur Ausbeutung der Lebendigen und Toten. 

Kraxners Projekt Ă1024 ungelegte Eierñ ist eine zeitgemªÇe, (Umwelt-) kritische und substanzielle 

Auseinandersetzung, die in ihrer schlichten Ausführung und den sich wiederholenden Grundformen eine 

grausam-schöne Eleganz aufweist. 

Kerstin Eberhard, Graz 2016 

1 
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 ĂFrom Spring Hill with Loveò ï Von der Kunst im Vierfüßler -Stand - Emi Vega (Slowenien) 

ĂAngekommen mit dem Nachtflug und ja, ich sp¿rte ES in allen F¿Çen!ñ 

Mit diesem Zitat und Werktitel beginnt der zwölfteilige israelische Bildzyklus der slowenischen Künstlerin 

Emi Vega. Die Reihe startet mit der nächtlichen Flugreise ins ferne Tel Aviv, bei welcher die naturgemäß 

zweibeinige Künstlerin mit ihrer Sitzgelegenheit zu einem vierbeinigen Element verschmilzt. Dabei bleibt 

sie ganz Frau und steckt ihre schmerzenden Füße in rote High Heels, sodass eine erotische Komponente 

nicht von der Hand zu weisen ist. Schmerz und Lust können nah beieinander liegen, so sagt man. Das so 

geschaffene sinnliche ĂFrauentierñ zeigt wiederum nicht nur die Anstrengung einer langen Flugreise, 

sondern zugleich etwas Elementares:   

Emi Vega verlässt sich nicht nur auf ein Standbein! Vielmehr bedient sie sich verschiedener 

Ausdrucksformen und arbeitet als Malerin, Grafikerin, Karikaturistin und Schriftstellerin.  

Als kosmopolitisch angehauchte Künstlerin wurde sie von der Street Art-Künstlervereinigung Alternative 

Art nach Tel Aviv eingeladen, um ihre Eindrücke und Sichtweisen der dortigen Region künstlerisch 

umzusetzen.  

 
 

Der Aufenthalt beflügelte Emi Vega im wahrsten Sinne des Wortes, was in einem anderen Werke 

bedeutungsvoll zum Ausdruck kommt. Das in diesem Bild dargestellte beschwingte Wesen spiegelt in der 

Maserung seiner Fl¿gel die AuÇenfassade des Ăneuen Fl¿gelsñ des Tel Aviver Museum of Art ï ein Ort, der 

sowohl inspirierend als auch heimisch auf einen Künstler wirken muss.  

 

http://de.ccm.net/contents/501-der-binaercode


 
 

Emi Vegas Werke zeigen seit Anbeginn ihres künstlerischen Schaffens meist weibliche Figuren. Ihr 

femininer Duktus paart sich mit dem Bedürfnis, Fragmente der Realität zu assimilieren und nach eigenem 

Befinden in einen neuen surrealen Kontext zu stellen.  

 

 
 

Bei allen ihren künstlerischen Reisen ist ein Verzicht auf das wichtigste Begleitutensil der Frau schier 

undenkbar. So mahnt sie in einem weiteren Werk: ĂVergiss deine rote Tasche nicht, bevor du schlafen 

gehst!ñ Und tatsªchlich: Der in der Signalfarbe Rot gehaltene ĂSammelkºrper Frauentascheñ begleitet sie 

sowohl real als auch in einigen Sequenzen der Bildserie. Er enthält mit Sicherheit Emi Vega: Zutiefst 

verspielt und märchenhaft, aus dem Öffentlichen etwas Privates machend, die Welt wie zu Zeiten des 

analytischen Kubismus verschachtelnd. So chiffriert sie die Wirklichkeit in eine persönliche Geheimsprache. 

Sie trªumt é fast wie Chagall einst trªumte. 

 

Kurzbiographie  

 

Die 1953 geborene Künstlerin Emi Vega absolvierte nach ihrem Studienabschluss in Architektur fünf Jahre der 

Kunstausbildung bei dem international bekannten slowenischen Maler Joģe Ciuha, der an Kunstschulen in Salzburg, 

Venedig und Michigan unterrichtete. Als Gaststudentin besuchte sie Graz und Berlin, ab 1999 arbeitete sie als 

freischaffende Malerin, Illustratorin, Karikaturistin, Schriftstellerin und Journalistin. Als Autorin von zahlreichen 

Kinder- und Jugendbüchern machte sie sich einen Namen, u. a. mit dem Gewinn eines Sonderpreises der Jury beim 8. 

Internationalen Wettbewerb in Schwanenstadt sowie mit zwei Preisen und einer Bronzemedaille für ihre Karikaturen 

in China. Emi Vega blickt auf 51 Einzel- und 63 Kollektivausstellungen (davon 32 Auslandsausstellungen) zurück. 



Als Gast-Malerin arbeitete sie ebenso in vielen Ländern, u. a. in Mazedonien, Bulgarien, Israel und in Paris im Atelier 

des Citée International des Arts. Seit 2013 lebt und arbeitet Emi Vega in Kroatien. 

 

© Text: Kerstin Eberhard/Judith Praßl 

 

 

 

 

Ăweird wire works - be someone else - legyél valaki más" ï  

Harald Kraxner, Yvonne Nickl und Alexandra Zsolnai 
 

Man kann sich sehr lange und intensiv mit etwas auseinandersetzen. 

Der gebürtige Bulgare und Literaturnobelpreisträger Elias Canetti z.B., befasste sich 20 Jahre lange mit dem 

Phänomen von Masse und Macht. Das 1960 erschienene Hauptwerk beschäftigt sich mit der Dynamik von 

Menschenmassen und warum wir dazu neigen an uns ausgeteilte Befehle auszuführen. Das Werk beginnt 

mit der Behauptung, dass der Mensch nichts mehr fürchtet als die Berührung durch Unbekanntes.  

Es sei daher auch die Masse allein, in der der Mensch von seiner Berührungsfurcht erlöst werden könne. Der 

Mensch sei nicht durch die Empathiefähigkeit charakterisiert, sondern durch die Furcht vor der Berührung 

mit anderen. Wenn sich der Mensch in der Öffentlichkeit befände, würden zufällige Berührungen mit 

Anderen nach einer sofortigen Entschuldigung verlangen. Würde die Person z.B. in einem Aufzug stehen, 

dränge sie sich sofort in eine Ecke, um bloß nicht in Kontakt mit den Anderen zu geraten. Ein Einschließen 

ins eigene Haus oder die Wohnung sei nichts anderes als ein Versuch des Menschen, sich dem bedrohlichen 

Fremden in der Welt - wenigstens für eine Zeitlang - zu entziehen. Sie - liebe Gäste - werden vielleicht im 

Moment genau dieses Unbehagen spüren, welche die Berührung durch Unbekanntes auslöst, weil Sie an 

einem Ort sind, den sie noch nicht kennen und weil hier ebenso einige Menschen sind, die Sie genauso 

wenig kennen. 

 



In der Masse, diesem von ĂAffektenñ geleiteten Gebilde, verliere der einzelne Mensch seine Furcht vor der 

Berührung, weil er als Einzelner weniger wahrgenommen wird. Es könne daher zu einem Zustand der 

ĂEntladungñ kommen. Zu einem Moment also, an dem alle ihre Unterschiede loswerden und sich als 

Gleiche fühlen. Dieser Verlust der eigenen Individualität werde dabei als befreiender Akt betrachtet, denn 

der Einzelne steht plötzlich nicht mehr alleine einer chaotischen anmutenden Welt gegenüber. Nun, da sich 

alle gleich fühlen können, ist die Furcht vor dem Andersartigen, dem Fremden innerhalb der Masse zwar 

aufgehoben, doch das Fremde der Welt da draußen, ist der Masse nun umso deutlicher bewusst. Das 

Ă¦berlebenñ der Masse sei aber durch das Andersartige gefªhrdet, weil es Alternativen, nªmlich 

individuelles agieren - zu dem Zustand der Gleichheit aufzeige. Daher sei die auffälligste Eigenschaft einer 

Masse ihre ĂZerstºrungssuchtñ. Denn um ihr eigenes Überleben zu sichern, müsse sie das Andere und 

Fremde vernichten.  

Was dieser Herdentrieb bedeuten kann, wurde uns nach den Ereignissen am letzten Sylvester in Köln und an 

anderen Orten bewusst. Und die Massen erlebten über dieses Geschehnis und angrenzende Themen eine 

Polarisierung wie die Teilung des roten Meeres. Alles erreichte eine neue Dimension. 

Dass es diese Ausstellung geben soll, wurde zwischen Mitte und Ende August 2015 vereinbart. Wenige 

Tage also bevor die deutsche Kanzlerin am vierten September 2015 verlautbarte, dass das Asylrecht keine 

Obergrenzen kennt und daraufhin tausende Menschen via Ungarn in Österreich ein- und dann weiter nach 

Deutschland reisten.  

Warum ich das erwähne ist, um klarzustellen, dass Haralds Idee sich mit der Masse zu befassen, in einen 

Zeitpunkt fªllt, an dem wir die letztmonatigen historischen Entwicklungen einer ĂMassen- 

Wanderbewegungñ wie sie seither stattfindet, noch nicht kannten. Jedenfalls nicht vor unserer Haustüre. 

Von daher gab es auch keinen Anreiz meinerseits, die Kunstschaffenden dazu zu motivieren, sich dezidiert 

mit dem Thema Flucht und Masse zu beschäftigen. Es war dann eher so, dass sich das Künstlertrio ab Mitte 

August 2015 in den Prozess des Ăwie-finden-wir einen-gemeinsamen-roten-Fadenñ begeben hat und sich 

dieser rote Faden magischer Weise von einem hauchdünnen Gespinst hin zu einem soliden, fetten und 

ziemlich aktuellen Strang entwickelt hat.  
 

Wir befinden uns daher heute in der Auseinandersetzung um die Eigen- und Besonderheiten des Lebens in 

einer maskierten Gesellschaft, die aus Kraxnerischen seltsamen und zurechtgebogenen Existenzen zu 

bestehen scheint. Wir umkreisen Fragen nach Identität, Schein und Sein, nach Durchlässigkeit und massiver, 

grobstofflicher Manifestation der menschlichen Existenz. Wir schauen uns das Hamsterrad der anderen an 

und fühlen vielleicht in einem versteckten Winkel unseres Herzens, dass wir gerade selbst in unserem 

eigenen Existenzkäfig genauso vor uns hin wandern und brüten wie vielleicht andere auch.  
 

Harald Kraxner, der wie auch Yvonne und Alexandra in Graz als Kunstschaffender lebt und arbeitet, ist 

einer, der seit Monaten damit befasst ist, tausend kleine Figuren aus Kupferdraht zu biegen und diese 

situativ zueinander in Beziehung zu setzen. Um in der vorliegenden Installation eine Studie eines großen 

Repertoires von Verhaltensweisen entstehen zu lassen. Nach seinen eigenen Worten ist diese Studie von 

Verhaltensweisen eine freie Interpretation nach den Gedanken von Elias Canetti. Es ist die Umsetzung 

einer größtmöglichen Summe eines `jemand anderes sein´. Denn wenn wir etwas neues erschaffen, sind 

wir durch unser Tun und Fühlen in diesen Dingen oder Werken enthalten, werden zum Werk selbst, also zu 

dem, was aus unserer Sicht, unserer Beobachtung heraus, zu einer neuen Aussage kommen soll. So 

verströmen sich seine Figuren umherwandernd in einem zeitlosen Raum, doch wie in der Realität weiß man 

nicht, an welches neue Ufer sie ihr Weg letztlich noch führen wird. Wir sehen: Eine Gesellschaft ï die 

Masse also - kann funktionieren, so wie diese Installation als Aussage funktioniert, auch wenn wir 

teilweise oder als Individuen möglicherweise einer Fremdbestimmung unterliegen. 

 



 
 

Harald Kraxner ist gebürtiger Judenburger. Nach dem Diplom der Meisterklasse Malerei an der 

Ortweinschule schloss er die Ausbildung zur Meisterklasse Bildhauerei an und steht nun gemeinsam mit 

seinen beiden Kolleginnen erneut vorm Diplom. Alle drei sind Mitglieder der offenen Grazer 

Künstlergemeinschaft ĂAtelier X Galerieñ in der  gydigasse. Schnitt. 

 ĂAls die Show vor¿ber war, blickte sie hinter den Vorhang und sah, dass die Künstler beschädigt und 

nicht mit ihrem Leben zufrieden waren. é Z.B. die Clowns: Sie wirken zwar glücklich, sind aber 

Alkoholiker.ñ Ein Ausschnitt aus der Kurzgeschichte von Alexandra anhand derer eine Fotoserie und 

Malereien zum Thema `Maskierung ï die eigentliche Identität hinter der Fassade  ́entstanden.  

 

 
 



Alexandra Zsolnai, geboren in Szombathely, zieht eine Parallele zwischen dem Zirkusleben der 20er - 50er 

Jahre und dem, aus ihrer Sicht enttªuschenden Ăselfie lifeñ der Gegenwart.  

Das Clownsmotiv ï der lustige oder der traurige Clown ist aus Sicht der Analytischen Psychologie mit dem 

Motiv des Narren eng verwandt. Narrheit und Weisheit liegen beim Clown sehr nahe zusammen, jedoch in 

Hinsicht auf einer starken Gewichtung der ursprünglichen und unverbildeten Weisheit des Kindes. 

Kinderaugen sehen mehr und Kindermünder sprechen aus, was ein Erwachsener sich oftmals nicht mehr zu 

sagen traut. Der Clown ist eine schrille Außenseiterfigur, welche kollektive Werte, also die Werte der Masse 

und der sogenannten Norm auf den Kopf stellt. Meist ist die Rolle des Clowns mit der gesellschaftlichen 

Rolle des sozial Untergeordneten identifiziert. Er ist eine Schattenfigur, einer, der sein wahres Gesicht hinter 

einer Maske verbirgt, einer, der es versteht zu tricksen und andere an der Nase herum zu führen, einer der 

sich oft auf Glatteis bewegt und hinfällt und aufsteht und hinfällt und aufsteht. Und hinfällt und aufsteht. 

Schnitt.  

 

Schnitt. Überblendung. Begriffe aus Video- und Filmtechnik oder der Drehbucharbeit. Ich blende 

¿ber zu dem performativen Videofilm Ăbe someone elseñ. 

 

ĂAlle Menschen tragen Masken. Durch die Umstªnde wie und wo wir geboren wurden, sind wir zu dem 

geworden, wer wir sind. Wir stehen immer wieder vor dem Versuch herauszufinden, wer wir denn 

eigentlich wirklich sind oder wer wir sein wollen oder wer wir sein kºnntenñ. Ein Zitat von Yvonne Nickl. 

 

 
 

 

Yvonne, geboren in Wien, die mit einem Independant-Videofilm im altehrwürdigen Breitband, die 

maskierte Eigen-Existenz mittels eines Verdoppelungseffekts ergründet, fragt, wer das `du im ich und wer 

das ich im du ́sein könnte. Der Film, den wir uns noch anschauen wollen, zeigt in verschiedenen Szenen 

eine teilweise gespiegelte Selbstbetrachtung, in der sich das geschminkte (also das maskierte und das 

Clowneske) Ich selbst anblickt, sich aufzulösen versucht, um sich immer wieder in neuen Formen zu 

konfigurieren, die Umsetzung der kleinstmöglichen Summe eines `jemand anderes sein´. Das Ich ï 

http://www.symbolonline.de/index.php?title=Narren&action=edit&redlink=1
http://www.symbolonline.de/index.php?title=Kindes&action=edit&redlink=1


hinter der Maske ï dieses überaus schwer greifbare und komplexe, dieses sich fortwährend sich selbst 

zelebrierende, dieses oft eingebildete und empfindsame Etwas, dieser sich ewig sich selbst umkreisende 

Bauchnabel der Welt ï dieses Ich ist ein jeder von uns. Und dieses Ich ist zeitgleich die Masse. ----- 

Meine notierten Gedanken-Fragmente nach dem ersten Anschauen des Films: 

Archaisch inspiriertes filmisches Machwerk. Eine Bildabfolge des archaisch-magischen Denkens, eine 

assoziative Bildabfolge der Prä-logik. Die Nicht-Erscheinung des David Bowie in post mortem. Eine 

Hommage an einen, der sich selbst dauernd neu geboren hat?  

Jeder von uns kann ein anderer sein, nur nicht er selbst. Wir können den Tod nicht flüchten. Die Masken 

lassen verdeckten Schmerz auf der Suche nach dem Ich vermuten: vielleicht aufgrund einer unzählbaren 

Abfolge von menschlichen schmerzverzerrten Gesichtern in einer langen, schmerzvollen 

Menschheitsgeschichte. Das makaber Wirkende ist eine für uns alle mögliche Realität, hinter oder vor einer 

hauchdünnen Schicht der sogenannten Zivilisation. Wir alle sind die potentiellen Herzherausschneider. Der 

Film ist wie ein Eingriff ins Unbewusste aus dem Unbewussten heraus. 

 

Schnitt.          Der Künstler Gerald Hartwig lässt uns ergänzend und aus seiner Sicht wissen:  

ĂYvonne Nickl nimmt uns in ihrem performativen Experimentalfilm Ăbe someone elseñ auf eine Reise ins 

Unterbewusstsein mit, in einen Dantesken Trip durch Archetypen der Menschheit und der Psyche.  

Themen wie Eros und Thanatos, die Geburt des Selbst gleichzeitig mit der Geburt der Rollen (suggeriert als 

Puppe - also ein formbares Element), die wir alle annehmen, um in der Gesellschaft zu überleben, begegnen 

uns in hypnotisch ritualistischen Bildern, und verf¿hren uns im besten Fall dazu, diese ĂgroÇenñ Blºcke der 

menschlichen Seele und Existenz nachzuempfinden oder irgendwie auf diesem Trip (im positiven Sinne des 

Wortes) zu erahnen. 

Der Kreis den Yvonne in ihrem Film zieht ist groß und doch sehr am Körper, sehr persönlich und wie ein 

filterloses Hineinfallen in die scheinbar ungeordnete chaotische Assoziationskette der Gedanken und 

Gefühle.  

Man erahnt Fragmente des Ouroboros ï dem Schwanzverzehrer, paganistische Rituale, Auguren die ï 

vielleicht die Zukunft voraussagen wollen, indem sie in den Eingeweiden von Tieren wühlen, ein viszerales 

Erlebnis, etwas wonach sich ein Teil in Allen von uns sehnt. Aufwühlen ist ein gutes Stichwort, den all die 

gesichtslosen, keinesfalls aber charakterlosen Gestalten, die ābe someone elseô bevºlkern sind emotional 

gesprochen ein Teil der Künstlerin, im performativen als auch tatsächlichen Sinne und sie nehmen uns 

unbewusst mit in dieses Seelenspiegelkabinett und zerren an der Wirklichkeit. 

Selbst David Bowie als auferstandener Lazarus Creative Overlord findet seinen Platz. So soll es auch sein.ñ 
 

© Text Kerstin Eberhard, Graz, 2016 

 

 

 

 

 

 

 

 

 

 

 

 

 

 

 



"In deiner Haut" ï Gegenüberstellende Malerei von Vera Schranz und Antonia Wöhrer 

(Montenegro/Stmk.) 

 

  
Bild links: Antonia Wöhrer, Bild rechts Vera Schranz 

 

Als vielseitiges Organ des menschlichen oder tierischen Organismus übernimmt  

die Haut wichtige Funktionen des Stoffwechsels und der Immunologie. Mit ihren Anpassungsmechanismen 

dient sie als Hüllorgan der Abgrenzung von Innen und Außen und dem Schutz vor Umwelteinflüssen. Sie 

repräsentiert uns in unserem Sosein, ist  

Kommunikationsinstrument und hilft dabei unser inneres Gleichgewicht zu bewahren. Manchmal sind wir 

eine ehrliche Haut, wir möchten unsere Haut retten, mit heiler Haut davon kommen, wir möchten nicht in 

der Haut eines anderen stecken oder aus unserer Haut fahren, wir werden rot vor Zorn oder Scham, grün vor 

Neid und blass vor Schreck. Kaum ein anderes menschliches Organ versammelt um sich derart viele Phrasen 

und Sprichwörter. Grund genug für die beiden Malerinnen Vera Schranz und Antonia Wöhrer das Thema 

genauer unter die Lupe zu nehmen und Assoziationen Raum zu geben. 

 

Die gebürtige und in Graz lebende, montenegrinische und akademische Malerin Vera Schranz heimste 2014 

den 1. Platz des Annenstraße-Weibsbilder-Preises ein und präsentiert in dieser Folgeausstellung 

surrealistische Werke inszenierter, aber auch realistischer Welten und deren Mischformen. Die Zustände, die 

sie rund um das Thema und in ihrer Umgebung ortet, fasst sie in komprimierten Bildaussagen zusammen. 

Und wie kommt man dazu ein Bild zu malen, das einen traurig anmutenden, offenbar 

geschlechtstransformierten Mann zeigt, der mit dem Ergebnis seiner Geschlechtsumwandlung nicht 

zufrieden zu sein scheint? Oder ein erschütterndes Bild ï das ein Selbstporträt sein kann, dass Frida Kahlo 

gemalt haben könnte? Oder ein Bild, das einen Raum zeigt, aus dessen Wand das Skelett eines Dinosaurier 

kriecht, das sich auf dem Weg zu einem Menschen befindet, der ruhend auf einer entrollten Rasenmatte liegt 

und auf dem Rücken ein Drachen-Tatoo hat? Zitat: ĂJugoslawien, der Ort meiner Geburt, ist von der 

Landkarte gelöscht. Um letztlich nach Graz zu kommen, musste ich viele Grenzen überqueren. Ich gehöre zu 

denen, die sich durch Bilder besser ausdrücken können als mit Wörtern. Es ist ein Privileg, Illustratorin des 

Zustandes zu sein. Mit Malerei versuche ich nicht Menschen zu enträtseln, ein paar Farben und Linien 

können das nicht leisten. Manchmal frage ich jemanden, ĂWie geht es dir?ñ und erhalte ein Bild als 

Antwortñ.   



In der Gegenüberstellung befinden sich die Werke der gebürtigen Kärntnerin und in der Steiermark 

beheimateten Malerin Antonia Wöhrer. Mehrere Personalen in der Galerie Blaues Atelier zeigten bereits 

ihre in der Sozialarbeit wurzelnden und positionierten bildnerischen Statements, die im Gegensatz zu 

Schranz´ Werken subtiler wirken, weil sie reduzierter erstellt werden. In mehreren Schichten und Japan-

Spachteltechnik angelegt, schimmert Wöhrers Ambition in ihren Bildern deutlich hervor: immer ist der 

Mensch im Mittelpunkt, aufbrechend ï im wahrsten Sinne des Wortes ï in andere Welten, sei es als 

Flüchtling auf der Suche die eigene Haut zu retten, oder als Einheimischer, der darum bangt, dass seine 

Wohlstandsidylle verloren gehen könnte und dadurch zur Hetze gegen Fremde neigt. Zitat: ĂWir sind gewillt 

fremde Menschen, auch mit anderer HAUTFARBE, als solche wahr zu nehmen, wir reisen und  surfen im 

Internet in fremde Länder und genießen das Exotische daran. Nur hier haben wollen wir die andere 

Hautfarbe nichtñ.  

Welche Auf- und Umbr¿che in den Menschen und in der Gesellschaft vor sich gehen, wie ĂNamenlose im 

Mittelmeerñ anders aussehen als im Fernsehen oder in der Zeitung, wie Transpiration dargestellt werden 

kann, wie es unter der Haut, also hinter der Fassade aussieht, all das spiegelt sich in den unterschiedlichen 

Interpretationen der beiden Künstlerinnen gezielt und gekonnt wider. 

© Text Florinda Ke Sophie, Graz 2015,  Zitate in kursiv Vera Schranz und Antonia Wöhrer  

 

 

 

 

"zeitgemäß#verpackt" ï Karin Rindler (Berlin /Kärnten)  

Ein Statement über die Intimität der Jetztzeit-Müllmenschen 

 

 
  
Unverpackt. Eingepackt. Ausgepackt. Der Mensch unverhüllt und verhüllt in Plastikfolien als Sinnbild 

seiner Verletzlichkeit und Destruktionskraft. Baustellen-Aktmalerei, Nackedeis in einer Müllromanze und 

eine in der Jetztzeit angekommene und der Flussschifffahrt abtrünnige Lorelei auf dem Autofriedhof. 

Enthüllende Akt-Selbstportraits in Embryonalstellung, Menschen in Plastiktüten abgefüllt und mit 

zeitgemäßen Barcodes versehen.  

Die Gestalten in der Malerei von Karin Rindler sind bewusst ihrer Ausstrahlung nach provokant überhöhte 

und inszenierte Träger einer speziellen Botschaft der aktuellen Realität. Mit dem was ist, befindet sich die 

Künstlerin in dicht ineinander übergreifenden Arbeitszyklen in intensiver wie auch intimster 

Auseinandersetzung und lässt sich vom Leben inspirieren: All die Ănormalenñ und Ănicht normalenñ 

Individuen, mit ihren großartigen Begabungen, lächerlichen Unzulänglichkeiten und grotesken 

Deformationen, mit ihrer kreativ-konstruktiven Kraft, aber auch mit ihrem alles platt walzenden Egoismus 

und nicht zuletzt mit ihrem manchmal unerbittlichen Vernichtungswillen. 



Was sie beschäftigt ist: Schönheitswahn, Normen und Konformität. Und ebenso innere Schranken und 

Hindernisse, die ein Ausbrechen oder Umdenken verhindern. Mir geht es dabei nicht nur um individuelle 

Befindlichkeiten, sondern darüber hinaus um gesellschaftliche Phänomene, die aber mit diesen individuellen 

Befindlichkeiten korrespondieren. Was mich fasziniert ist, dass die Möglichkeiten des menschlichen 

Ausdrucks, betrachtet man nur genügend viele Menschen, unbegrenzt scheinen. Die Menschen stehen nackt 

und ungeschönt im Mittelpunkt, weil sie dadurch ehrlicher und gleichzeitig verletzlicher sind, oft rebellisch 

gegen die gängigen Schönheitsideale in Werbung und Hochglanzmagazinen, manchmal aber auch in 

resigniertem Verharren und Abfinden mit der Realität. 

Die geborene Kärntnerin studierte an der Universität für angewandte Kunst in Wien in der Meisterklasse für 

freie Malerei und Grafik bei Professor Carl Unger, absolvierte dort ihr Diplom und Meisterjahr und verließ 

gleich danach Österreich, um sich in Berlin der Fotografie und dem Film zuzuwenden. Sie arbeitete als 

Autorin und Redakteurin, als Dokumentar-, Kurz-, Experimental- und Zeichentrickfilmerin und erhielt als 

Auszeichnung ein Drehbuchstipendium der FFA Berlin. 

Nach jahrelanger Pause nahm sie die Malerei wieder auf und etablierte sich seit 2005 ausschließlich als 

freischaffende Malerin und Illustratorin in Berlin. Ihre Ausstellungen führten sie nach Hamburg, Paris, 

Wien, Bonn, Heidelberg, Meißen, Klagenfurt und in diesem Jahr erneut nach Graz, zu ihrer zweiten 

Personale in der Galerie Blaues Atelier.  
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"tot oder lebendig" - Marion Rauter -Wieser (Graz) 

 
 

Marion Rauter-Wieser, geboren 1970 in Villach, lebt und arbeitet in Graz, als Malerin ist sie  

Autodidaktin. Öffentliche Ankäufe und Ausstellungstätigkeit im In- und Ausland seit 1999.  

Die aktuelle Werkschau zeigt neue Arbeiten großformatiger Porträts in Öl, in denen sich die Künstlerin 

inhaltlich den Bedeutungen von Lebendigkeit und tot sein zuwendet. Im Konnex stehen ältere Werke, die 

auf das jetzige Thema bereits zustreben, als auch junge und bisher nicht gezeigte, familiär-betonte Gemälde, 

welche einen Blick ins Totenreich und damit hinter die Grenze des Lebendigen ermöglichen. 

Marion Rauter-Wieser sagt zur Ausstellung: ĂEs scheint mir, als wªren viele von uns schon zu Lebzeiten tot. 

Die meiste Zeit leben wir in einem Mangeldenken. Wir denken, wenn wir mehr Geld, den richtigen Partner, 

den richtigen Job habené, dann, ja dann werden wir endlich gl¿cklich sein. Aber in Wirklichkeit ist unser 



Kopf voll von Projektionen, Erwartungen an uns selbst und andere. Und auf der Jagd nach dem ultimativen 

Etwas verpassen wir das Leben.  

Interessant ist für mich, dass uns Sterbende viel über das Leben lehren. Was hat am Ende wirklich gezählt? 

Wenn wir einen geliebten Menschen plötzlich und unerwartet verlieren, in dem er für uns in dieser Ebene 

nicht mehr ñgreifbarò ist, kann es sein, dass wir uns dieser Geschenke erst bewusst werden, kann es sein, 

dass wir das Beste in uns entdecken. Kann es sein, dass wir wieder ñlebendigò werden...ñ  

Marion Rauter-Wieser versucht in dieser Ausstellung das Unbegreifliche transparenter werden zu lassen und 

eigentlich unvorstellbares darzustellen. Dies geschieht in sehr persönlicher Art und Weise. Sie nimmt uns 

mittels ihrer Bildsprache mit in ihre eigenen Lebens-Verhältnisse, zu den Menschen also, die ihr nahe sind 

oder nahe waren. Das (körperlich) Abwesende wird zum Anwesenden und durchleuchtet sich selbst. Die 

illusionierende Maske des Gestorbenen zeigt die vitale Anmut des Todes auf einem Königsthron platziert 

und ruft als bildnerische Manifestation eine irritierende Gleichzeitigkeit hervor ï denn der Gestorbene weilt 

irgendwie (als unsichtbarer Regisseur und Marionettenspieler?) immer noch unter uns. Auch wenn er die 

Grenze, vor der sich die Lebenden ängstigen, schon längst passiert hat. Es zeigt, dass beides nahe 

beieinander liegt, sich gegenseitig bedingt ï Sein oder Nichtsein ï zwischen den Abgründen befindet sich 

nur der schmale Grat zum darauf wandeln.  

 

In den Bildwerken trifft man derart auf viel visuelle Einsamkeit. Als hätte die Malerin die zu Isolierenden 

wie aus dem Gesamtkörper Familie als einzelne Organe entnommen, um sie dann ï quasi aus dem Leben 

gegriffen - vereinzelt und in ihrer Abkapselung, die auf persönlichen Entscheidungen zu beruhen scheint, auf 

dem künstlerischen Operationstisch Leinwand und Staffelei in Ruhe einer genaueren Betrachtung 

unterziehen zu können. Dabei entsteht in den Bildwerken ein oftmals diffuses und kühles Klima, das die 

Verwundbarkeit aller auf der Leinwand dargestellten formvollendet in sich versammelt.  
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ĂAus der Haut fahren I.ñ ï Malerei im Widerstand - Antonia Wöhrer  (Steiermark) 

 

Tatort Pflegewohnheim. Die steirische Malerin Antonia Wöhrer widmet sich in ihrer neuen und bisher noch 

nicht gezeigten Ausstellung der heimischen Pflegerealität. Dem letzten Weg, den das Pflegepersonal mit an 

Demenz erkrankten Menschen gemeinsam geht. Die bildnerischen Werke, teilweise mit Japan-



Spachteltechnik in Acryl auf Leinwand gearbeitet, setzen sich kritisch mit dem tragen von Fußfesseln der 

Heimbewohner und dem Einsatz von Mikrochips auseinander. Die K¿nstlerin fragt mit ihren Werken Ăwas 

macht all das mit uns?ñ und begleitet die Ausstellung mit persönlichen Texten, die Aufschlüsse darüber 

geben, worüber normalerweise geschwiegen wird. 

Antonia Wöhrer, 1960 auf einem Bergbauernhof in Bad St. Leonhard/Kärnten geboren und aufgewachsen, 

Malerin, Krankenschwester und Kreativtrainerin mit langjährigem Lebensmittelpunkt in der Steiermark, 

lässt uns hinter die Kulissen schauen. Dort, hinter dem Vorhang aus schwarzem schwerem Samt, auf der 

letzten Wegstrecke alter Menschen Ăorwelltñ es ganz ordentlich. Es riecht und schmeckt nach dem Roman 

Ă1984ñ, nur das der Überwachungsstaat längst ganz normale Realität geworden ist.  

Man hat bei der Betrachtung der Werke die Wahl, sich in die Situation des Heimbewohners oder in die Rolle 

des Pflegepersonals zu versetzen. Was beides nicht schön ist. Man stelle sich vor, dass die Heimbewohner, 

jene, welche noch gut zu Fuß sind, ihrem Bewegungsdrang nachgehen möchten. Einen Spaziergang machen, 

öfter mal am Tag, weil man sonst nichts zu tun hat. Vielleicht wollen sie auch am liebsten weglaufen. Man 

weiß es nicht. Die Glocke schrillt durchs ganze Haus. Immer wieder. Erbarmungslos. Den ganzen Tag lang. 

Und terrorisiert das Personal gleichermaßen wie die Heimbewohner. Jetzt läuft wieder einer weg, nicht mehr 

klaren Verstandes, dafür aber mit einer elektronischen Fußfessel versehen, damit ein unsichtbares 

Verschwinden verhindert werden kann. Ein GPS-Ortungssystem wird angedacht. 

Demente Menschen dürfen per Gesetz nicht zurück geholt werden, wenn sie weggehen wollen, sie sollen 

dann begleitet werden. Für Begleitung fehlt jedoch oft die Zeit UND das Personal. Unfälle sind die Folge, 

was tun? Das Pflegepersonal trägt immer die Verantwortung. Doch diese ist untragbar. Das ist das Dilemma. 

Und im Gegenzug wird ein frei zugänglicher Garten ï mit Tor und barrierefreier Öffnerfunktion, einem 

Türtaster versehen, seitens der Behörden als ungesetzliche Maßnahme dargestellt und muss wieder entfernt 

werden. Realsatire? Nein, es ist die blanke Wirklichkeit. Behördenwirklichkeit. Eine Macht, die über allem 

schwebt und dazu bemächtigt ist, auch entwürdigendes vollziehen zu dürfen. Zum Beispiel die Möglichkeit 

der kompletten Entkleidung einer bettlägerigen und an Demenz erkrankten und damit geistig und körperlich 

vollkommen hilflosen  Person, um die Unversehrtheit bis in die letzte Intimzone der Heimbewohner 

stichprobenartig-behördlich zu kontrollieren.  

Folgerichtig heiÇt eines der Bildwerke ĂAbstiege in die Unterweltñ. Denn die Welt der Alten im Heim ist 

eine besondere ĂWelt ganz untenñ, ist eine dunkle Subkultur. Das Gemªlde zeigt einen Mikrochip, eine 

moderne ĂFessel der Menschheitñ, die geradewegs ins Klo geworfen wird. Heimbewohner tun das 

manchmal, um ihre Freiheit wieder zu erlangen. Wenn es denn so einfach wäre. Und nicht auf beiden Seiten 

das unwohl sein regieren würde. Denn wie geht man damit um, wenn seitens der Heimbewohner Übergriffe 

auf das zumeist weibliche Pflegepersonal stattfinden? Stellt die Demenz einen Freibrief aus für 

Busengrabscherei und sonstige verbale und non-verbale Grenzüberschreitungen? Wöhrer entführt uns in ein 

Land der gelebten Alpträume. Auch wenn in ihren Bildwerken viel Satirisches zu finden ist, hofft man innig, 

nicht durch Zufall dort in ein paar Jahren landen zu müssen. Nur um festzustellen, dass man nicht (mehr) aus 

seiner Haut kann, auch wenn die Situation am Ende des Lebens zum aus der Haut fahren ist. 
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ĂAus der Haut fahren II.ñ ï Malerei mit Hund - Stefanie Hödlmoser (Graz) 

 

Stefanie Hödlmoser bittet nicht nur Menschen sondern auch einen Hund Platz zu nehmen und sich 

porträtieren zu lassen. So unterschiedlich wie die Gründe zum aus der Haut fahren sein können, sind auch 

die Gefühle die geweckt werden - wütend, angeekelt oder einfach nur fertig, genervt, resigniert. Oder 

abwartend, bis man vor Spannung platzen oder aus der Haut fahren könnte. So wurden die zu 

Portraitierenden darum gebeten an etwas zu denken, bei dem sie aus der Haut fahren würden. Die Titel der 

einzelnen Portraits verraten die individuellen Gründe. Der Hund wird gebeten an einen Keks zu denken. 

Damit ihm das leichter fällt, hält ihm sein Frauchen einen Keks vor die Nase und nimmt ihn dann vorerst 

wieder weg. Das Frauchen weiÇ: ĂJa, jetzt ist sie richtig genervtñ. So entstanden Werke mit ungewºhnlichen 

Titeln wie "Jetzt gib mir endlich meinen Keks" oder "Das Geräusch vom Strumpfhosenanziehen". 

Die Ausstellung "Aus der Haut fahren" schließt mit der Materialität an die 2013 erstmals auf Müllsack 

gemalte Serie "plastic people" an. Neu im Schaffen der Künstlerin ist die dezidierte Konzentration und 

Reduktion in der Malerei auf den Gesichts/Gefühlsausdruck der Portraitierten. Ist in früheren Arbeiten noch 

das Gesicht Teil der Gesamtkomposition zugunsten eines einheitlichen Eindruckes, so ist er in Hödlmosers 

Personale der ungeteilte Mittelpunkt der Arbeit. Die Künstlerin schafft an den ersten Müllsack-Zyklus 

angrenzend neun weitere Ölmalereien auf (neuwertigen) grünen Plastiksäcken, die auf Keilrahmen gespannt 

sind. Wie eine sehr feine und verletzliche Haut spiegeln die Kompositionen in grüner Transparenz die 

jeweiligen Antlitze und deren situationsbedingte Emotionalität der Porträtierten wieder. Als Porträtistin 

erweist sich die Künstlerin als sehr empathisch, denn schon die ersten drei Müllsack-Werke zeigen viel 

Verletzlichkeit von Menschen, die auf der Straße und dort mit und ebenso aus dem Inhalt von Müllsäcken 

leben. 

Die Werkschau beinhaltet ebenso eine frühere Serie aus 16 Zeichnungen mit Filzstift auf Papier und zeigt 

damit eine kontinuierliche künstlerische Entwicklung, die eine hohe Originalität aufweist. 

Stefanie Hödlmoser, geboren und aufgewachsen in Wels, Oberösterreich, studierte von 2006 - 2010  

Industrie Design an der FH Joanneum Graz. 2009 wird ihr das erste Mal ein Künstleratelier im Rondo  

für ihre Malerei vom Land Steiermark zuerkannt. Nach ihrem Dipl.-Ing. (FH) Abschluss studierte  

sie noch zwei Semester Kunstgeschichte an der KF-Uni Graz und machte sich 2012 als Designerin  

in Graz selbständig.  

Mit einem neuerlichen Stipendium ist sie 2013/14 wieder im Rondo vertreten und beschäftigt sich  

dort mit Kunst und Design. Ihre überzeugenden Arbeiten präsentiert sie erstmals in einer Ausstellung  

in der Galerie Blaues Atelier. 
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