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Malerei! Mit dem Aufkommen der Fotografie galt 
die Malerei als tot, wenigstens als verstaubt und ana-
chronistisch. Da Totgesagte bekanntlich länger leben, 
blieb es nicht aus, dass die Vertreter dieser Zunft den 
jahrzehntelang herbei geredeten Untergang der Ma-
lerei nicht ohne Ironie begleiteten. „Der Fehler fängt 
schon an, wenn sich einer anschickt, Keilrahmen und 
Leinwand zu kaufen“ kündete Beuys manifesthaft. 
Sein Schüler Jörg Immendorff forderte 1966 gar „Hört 
auf zu malen“, natürlich in Öl auf Leinwand. 

Malerfürst Markus Lüpertz dagegen nennt die Ma-
lerei die Königsklasse der Kunst. Hat er denn Unrecht? 
Keinesfalls. Nur weil Bescheidenheit bekannter maßen 
nicht zu seinen Stärken zählt, wäre es unachtsam, 
ihm dieses Zugeständnis zu verwehren. Tradition 
und Kunstgeschichte unterstreichen es. Aber wieso  
Lüpertz? Wenden Sie doch einmal Ihre „Unikat“. Wir 
sind stolz, dass uns der Erfinder der Dithyrambischen 
Malerei bei einem Atelierbesuch ein Interview gewährt 
hat, dass wir Ihnen in dieser Ausgabe exklusiv präsen-
tieren. 

So findet in Unikat VIII die Malerei also gleich 
zweimal Raum. Zum einen mit dem selbsternann-
ten Genie Lüpertz, zum anderen mit dem beeindru-
ckenden Werk des in München lebenden Kneffel 
Meisterschülers Felix Rehfeld. Aber seien Sie bei sei-
nem Werk auf der Hut: Rehfeld ist ein Illusionist. Als 
moderner Landschaftsmaler oder Freund der medi-
tativen Farb-Malerei begegnet er dem Betrachter in 

leichtfüßiger Ästhetik. Sein Werk so zu erleben ist le-
gitim, denn dieser Aspekt lässt sich ihm zumeist nicht 
absprechen. Doch bereits dann sind Sie ihm auf den 
Leim gegangen.

Meine herzliche Bitte lautet also, sich kurz auf 
den dreistufigen Entstehungsprozess der Werke des 
1981 geborenen Künstlers einzulassen. Erstens: Die  
Erstellung eines kleinen Hand-Modells. Zweitens: Das  
Fotografieren der Miniatur. Drittens: Die feinmalerische 
Übertragung des mit Hilfe von Licht und Perspek tive 
inszenierten Fotos in das großformatige Gemälde. – 
Aber Achtung: Die scheinbare Materialschlacht mit  
literweise Ölfarbe findet nicht statt! Diese gibt es nur in 
dem winzigen Modell aus Schritt Eins. Der Farbauftrag 
im künstlerischen Endergebnis von Rehfelds Arbeiten 
ist meist dünner als ein Millimeter.  

Nur in unserer Unikat-Edition, die diese Ausgabe 
wieder begleitet, kommt erstmals ein vierter Schritt in 
die dritte Dimension hinzu. Bei dem aktuellen Werk-
zyklus seiner Lackbilder wird das feinmalerische  
Gemälde noch durch die Relief-Komponente über-
höht. Hierin schließt sich der Kreis vom Modell zum 
finalen Kunstwerk und Felix Rehfeld tritt mit diesen 
Unikaten erstmals in die Räumlichkeit ein. Gelegen-
heit sich eines dieser Werke für die eigene Sammlung 
zu sichern, bietet sich ab Seite 26.

Bleiben Sie uns gewogen
Ihr Rene S. Spiegelberger

Lieber Kunstfreund,

Künstlermonographien Unikat für den Unterricht



WeiSS-Pink
Öl/Leinwand
2011
120 × 160 cm

Inhalt

 6 Felix Rehfelds Lackreliefs – 
  Im Spannungsfeld zwischen  
  Objekt- und Farbmalerei.

 12 Felix Rehfeld im Gespräch

 26 Unikat-Edition

 33 Unikat-Bestellung

 36 Curriculum Vitae & Bibliographie

 39 Impressum

 1 Wendetitel: Markus Lüpertz 
  im Gespräch





6

Yébleron
Öl/Leinwand
2010
150 × 200 cm



7

Felix Rehfelds Lackreliefs – Im Spannungsfeld 
zwischen Objekt- und Farbmalerei. 

Seit geraumer Zeit beschäftigt sich Felix Rehfeld mit dem Thema Lackrelief. Doch 
bedeutet das nicht, dass er Farb- oder besser Lackmalerei mit objekthaftem Charakter 
herstellt – auch, wenn das im ersten Augenblick so scheinen mag. Was hier entsteht und 
entstanden ist, ist ein ebenso komplexes wie simples Beispiel von gemalter Realität, 
freilich einer, die sich mit der Abstraktion einer zweifach gespiegelten Realität befasst 
und das noch im Medium des Reliefs.

Doch fangen wir ganz einfach am Anfang an. Aus der Idee heraus, die Malerei selbst 
zum Thema seiner Malerei zu machen, beginnt Felix Rehfeld, von ihm gemalte Ar-
beiten, pastose Landschaften oder mit Öl- oder Lackfarbe bemalte Flächen und kleine 
Reliefs zu fotografieren und diese später wieder zum Ausgangspunkt weiterer Malerei 
zu nehmen. A rose is a rose is a rose..., was einst Gertrude Stein geschrieben hat, kann 
in abgewandelter Form auch für Felix Rehfeld gelten: Malerei ist Malerei ist Malerei...

Dass damit auch reflektierte Realität, nämlich Licht- und Schattenspiele und Teile 
des Ateliers verinnerlicht werden, ist geradezu klassisch zu nennen. Bis zu „Las Meni-
nas“ von Velásquez könnte man hier zurück verweisen.

Angerville bAilleul
Öl/Leinwand

2010
90 cm × 120 cm
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So abstrakt also Rehfelds Lackreliefs anmuten, sie lassen sich auf 
grundlegende Voraussetzungen der Malerei zurückführen. Dass er 
bei seiner neuesten Serie als Vorlage kleine MDF-Blöcke wie Edel-
steine angeschliffen hat und eine gewölbte und gekantete Form he-
rausarbeitet, dass er diese Form dann lackiert und sofort danach 
eben genau das fotografiert, was darauf zu sehen ist – nämlich sein 
in den noch flüssigen Lackflächen gespiegeltes Atelier, in dem die 
Lichtsituation und selbst an den Wänden hängende Bilder auszu-
machen sind -, erinnert in Teilen an die Arbeitsweise alter Mei-
ster, nun ganz zeitgenössisch interpretiert. Auch die holländischen 
Stilllebenmaler haben Teile ihres Ateliers, in Gläsern, Pokalen und 
selbst Früchten gespiegelt, in ihre Darstellung mit hineingenom-
men. Doch durchbricht Rehfeld die klassische „Einbahnstraße“ des 
Realitätsbezuges. Er baut seine Werkrealität (das lackierte Relief) 
selbst und verankert diese mit der umgebenden Realität auf ver-
blüffende Weise. Ähnlich Gerhard Richter in seinen Glasskulpturen, 
lässt Rehfeld die Realität vielfach gesehen, gebrochen und wider-
gespiegelt erscheinen. Er nimmt einen abstrahierten Körper (sein 
Relief, das visuell eine gewollte Licht- und Schattensituation provo-
ziert), malt darauf die Reflexion abstrahierter Realität seiner Umwelt 
(das verzerrte Bild seines Atelierraumes auf der lackierten Urform) 
und lässt beide Realitäten sich verschränken. Das mag zu einer Stei-
gerung oder zu einer Aufhebung der Illusion führen, weil sich bei-
de, das physisch reale und das gemalte Relief, in vielerlei Hinsicht 
überlagern. Doch sucht und will Felix Rehfeld diesen Widerspruch, 
der eine Verwirrung beim Betrachter auslösen kann, und gebietet 
ihm künstlerisch zugleich Einhalt. Denn im Unterschied zu Gerhard 
Richters Glasskulpturen, die sich potentiell nach innen und außen 
ins Unendliche erweitern und Raum-, Objekt- und Bildgrenzen  
auflösen können, sind Rehfelds Reliefs in sich abgeschlossen. Hier 
dominiert der Objektcharakter.

Rehfelds Lackreliefs haben als Einzelobjekt etwas von einem 
Augenschmeichler. Sie sind sinnlich, farbenfroh, ja fast elegant zu 
bezeichnen. Sie faszinieren durch ihre klare Verschleierung. In ihrer Gesamtheit von 
52 Arbeiten gesehen, öffnen sie einen nur selten beschrittenen Weg von Malerei. Reli-
ef als Malerei, Malerei als Relief? Für den Künstler selbst entsteht hier ein zwar physisch 
existierender, aber nicht wirklich greifbarer „Zwischenraum“, der dem Bild gerade des-
halb zu einer eigentümlichen Präsenz verhilft. In der Kunstgeschichte haben Barock und 
Rokoko mittels Trompe l‘œil Relief und Malerei verbunden, freilich mit anderen Intenti-
onen. Seit Kubismus und Konstruktivismus sind beide Medien von einzelnen Künstlern 
zusammengeführt worden. Allein Gotthard Graubners Interpretation von farbigen Raum-
körpern, denen er sich seit den 60er Jahren des 20. Jahrhunderts widmet, führt zu einer 

S. 8 – 9
groSSeS grAu grün
Öl/Leinwand
2009
150 × 200 cm

urlAnDSCHAFT
Öl/Leinwand
2009
65 × 85 cm
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stilbildenden Synthese. Doch bleiben Graubners Farbkissen durch ihre pigmentgetränkte 
grobe Leinwand dem Immateriellen viel näher. Bei ihm geht es um Farbe. Rehfeld dage-
gen spielt gestalterisch mit dem Gedanken der Reflexion und Realität und dekliniert Mög-
lichkeiten beider auf eigene Weise durch. Das macht die Arbeiten als Einzelwerke und 
als Werkgruppe so besonders. Und, wer weiß, vielleicht dienen Rehfelds Lackreliefs dem 
Künstler ja wiederum als Vorlage zu neuer Malerei oder neuen Reliefs. Wir sind gespannt, 
wie es von hier aus weitergeht. A rose is a rose is a rose....

Erika Költzsch
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Französische Feldmark aus der Vogel- 
oder, besser gesagt, Satelliten-Perspektive, das 
Matterhorn und die Alpen, Seestücke und der 
schöne Westerwald. Ist Felix Rehfeld ein mo-
derner Landschaftsmaler unserer Zeit?

Es stimmt, dass Landschaften immer 
wieder in meiner Arbeit auftauchen. Je-
doch reizt mich weniger das rein male-
rische Abbilden einer Landschaft. Sie ist für 
mich eher eine recht neutrale Spielfläche. 
Eine Landschaft bietet einen bekannten 
visuellen Eindruck, ohne dabei eine Ge-
schichte zu erzählen. Es gibt Perspektive 
und Tiefenstaffelung, Höhenformationen, 
Licht und Stimmungen. Alles wunderbare 
Parameter, um hier mit der Malerei ein-
greifen zu können. Manchmal finde ich 
ein bloßes Phänomen gut und finde einen 
Weg zur Malerei, manchmal geht es aber 
auch um spezifische Landschaften, wie 
zum Beispiel beim Westerwald, in dem 

ich aufgewachsen bin. Auf jeden Fall geht 
es in der Malerei dann häufig um die Fra-
ge, wie weit ich mich einer Sache nähern 
kann, und um die Unmöglichkeit, dabei 
etwas zu produzieren, das dieser Sache, al-
so Landschaft, gerecht werden kann. Die-
se Schwäche, also dass es immer Malerei 
bleibt, ist ja gerade die Stärke.

Für Ihre Unikat-Reihe der Lackreliefs 
haben Sie erstmals Holzwerkstoffe, Ho-
bel und Schleifpapier in Ihr Atelier tragen 
müssen und einen Abstecher in die dritte  
Dimension gemacht. Wird das ein einma-
liger Ausflug bleiben?

Im Atelier war es tatsächlich neu. 
Nicht mit Blick auf meine Biografie, denn 
nach meiner Schulzeit habe ich zunächst 
eine Berufsausbildung als Tischler ge-
macht. Ich hatte zwar nicht wirklich vor, 
hier anzuschließen, doch in der Entwick-
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Felix Rehfeld im GesprächMATTerHorn
Öl/Leinwand
2006
150 × 200 cm

kleine berge  
(oHne TiTel)
Öl/MDF
2012
9 × 12 cm



lung meiner Arbeit war es für mich ein 
konsequenter Weg, die Lack-Arbeiten ins 
Relief zu überführen. Die Idee für diese 
Objekt-Bilder hatte ich tatsächlich mit 
Blick auf die Unikat-Reihe. Ich wollte 
die gerade begonnene Lack-Serie in eine 
neue Form bringen, um bei einer Reihe 
dieses Ausmaßes auch für mich weiter 
zu kommen. Jetzt, wo ich fertig bin, weiß 
ich, dass es kein einmaliger Ausflug blei-
ben wird. Die Form gefällt mir gut, und 
ich arbeite weiter daran. 

Eher durch Zufall ist zu jeder Arbeit  
eine Monotypie entstanden. Warum war es 
für diesen Prozess erforderlich eine solche zu 
erstellen und welchen Charakter haben diese 
nun für Sie?

Schon seit längerem entstehen zu 
den meisten meiner Arbeiten korrespon-
dierende spiegelverkehrte Monotypien.  
Diese waren wirklich ein Zufallsprodukt. 
In der Regel mache ich bei jedem Bild  
zunächst eine Untermalung, die ich im 
weiteren Prozess wieder komplett über-
male. Die untere Malschicht habe ich ger-
ne sehr glatt und ohne sichtbaren Duktus. 
Trotzdem trage ich die Farben zunächst 
sehr schnell und auch mit viel Farbmate-
rial auf, was mir stets den Umstand macht, 
diese gestische Farbfläche wieder auf ei-

ne plane Oberfläche bringen zu müssen. 
Würde man an dieser Stelle alles simpel 
mit einem großen weichen Pinsel verstrei-
chen, dann würde von den detaillierteren 
Stellen nicht viel übrig bleiben. Als behel-
fende Lösung drückte ich Papierblätter auf 
die geschlossene frische Farbfläche. Das 
macht die Farboberfläche einheitlicher. 
Nun kann ich die Farbe besser verstrei-
chen. Die Geste, die ich somit der Farbe 
beraube, haftet dann an diesen Papierblät-
tern. Das habe ich gesehen, und mochte 
die Idee, somit die malerische Haptik zu 
konservieren. Meine Malerei hat ja immer 
mit der tatsächlichen und einer schein-
baren Präsenz von Farbe zu tun. Die  
Monotypien greifen das dann auch wie-
der auf. Wenn ich nun eine große Ar-
beit mache, mache ich in der Regel eine  
Monotypie auf einem entsprechend groß-
em Papierbogen. Bei der Farbkissen-Serie 
habe ich sehr dünnes Papier genommen, 
das ich gut um das gewölbte Kissen legen 
konnte. Da das Blatt danach aber wieder 
flach ist, ergibt sich eine Art aufgeklappte 
Kissenform.

Im Rahmen dieses Projekts sind 52 fein-
malerische Lackreliefs in 13 unterschied-
lichen Farben entstanden. Braucht die  
einzelne Arbeit Raum oder funktioniert sie 
auch im Zusammenspiel?

Von Anfang an waren die Arbeiten 
als Einzelbilder gedacht. Es gibt 13 ver-
schiedene Bilder, von denen es jeweils 
vier Varianten gibt. Diese 13 unterschei-
den sich in ihrer Form und Farbe. Beim  
Anfertigen habe ich gemerkt, dass die  
Bilder sich sehr gut ergänzen. Alle zusam-
men geben ein gutes Bild ab, das habe 
ich bei einer Block-Hängung in meinem 
Atelier gemerkt. Aber auch kleine Grup-
pen wirken. Wenn man die Bilder zu 
kleineren Gruppen kombiniert, ergeben 
sich immer wieder ganz unterschiedliche 
Gesamtbilder. 

Handmodell zu Wasser und Wellen
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oHne TiTel
2011

75 cm × 100 cmGrün, Gelb, Orange, Blau und sogar  
Rosa sind dabei. Herausstechend empfinde ich  
dabei jedoch das Grau und das Schwarz. Zum 
Grau hat Joseph Beuys einmal gesagt: „Grau 
erzeugt ... in der Imagination des Betrachters 
ein komplementäres Gegenbild, dass in sich 
bereits die Vorstellung des gesamten Farb-
spektrums enthält. Ich nehme das Grau, ...um 
den Regenbogen im Menschen zu erzeugen.“. 
Fächert sich Ihr Farbspektrum hieran mit auf 
oder ist diese Farbwahl Zufall?

Zufall würde ich nicht sagen, sondern 
eher ein bewusstes Spektrum. Beson-
ders das schwarze Bild würde ich auch  
herausnehmen, denn hier wird etwas deut-
lich, das mit dem Beuys Zitat zu tun ha-
ben könnte, wenn auch in anderer Weise.  

Obwohl das Schwarze eine schwarze Flä-
che darstellt, geschieht dies nicht in farb-
loser Manier. Das Schwarz des Bildes 
spiegelt einen Außenraum wieder, der ver-
schiedene farbliche Eindrücke bietet. Die 
Bilder zeigen jeweils eine Farbe, in der sich 
immer derselbe Umraum spiegelt. Das pas-
siert bei jeder Farbe auf ganz eigene Weise.

Der Werkprozess Ihrer Arbeiten ist  
dreistufig. Einem Handmodell folgt die foto-
grafische Inszenierung des Selbigen. Darauf 
erst fußt die eigentliche malerische Arbeit 
am späteren Werk. Mögen Sie diese Entwick-
lung bitte einmal näher erläutern?
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Diese Prozesse sind natürlich von  
Serie zu Serie verschieden. In den mei-
sten Fällen mache ich zunächst eine Art 
Modell, manchmal selbst bereits Bild, das 
ich dann fotografisch inszeniere. Diese 
Fotografie wird zum Ausgangspunkt für 
eine weitere Malerei, die in der Regel das 
sichtbare Werk darstellt. 

In der Unikat-Serie habe ich als Modell 
kleine MDF Blöcke von 30 x 40 x 10 mm 
angeschliffen und somit eine gewölbte 
Form herausgearbeitet. Diese Formen  
habe ich lackiert und zeitgleich foto-
grafiert. In den noch flüssigen Lack-
flächen spiegelt sich der Umraum wäh-
rend der Aufnahme, also mein Atelier, 
sehr deutlich wieder. Man sieht beispiels-
weise Bilder, die an den Wänden hängen.

Anschließend habe ich jedes der ent-
standenen Bilder wiederum in die dritte 
Dimension überführt und ein der Form 

entsprechendes größeres Bild aus einer 
MDF Platte herausgearbeitet. Das ge-
schah von Hand per Hobel und Schleif-
werkzeug. Die so entstandenen Reliefs 
habe ich dann grundiert und schlussend-
lich mit Ölfarbe bemalt. Die Fotos, die ich 
von den kleinen Modellen gemacht habe, 
waren hierfür die Grundlage.

Ihr aktueller Werkkomplex der Lack-
bilder unterscheidet sich von denen der 
Farbkompositionsmalereien bereits im Mo-
dell. Hier bildet keine gestisch pastose Farb-
komposition sondern ein kissenartiges ko-
loriertes Holzmodell die Ausgangsbasis. 
Verändert dies auch den weiteren Schaffens-
prozess bis zum künstlerischen Endprodukt?

Der Prozess ist hierbei vor allem in der 
Modell-Phase ein anderer, aber wesent-

MonTblAnC
Öl/Leinwand

2010
150 × 200 cm
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licher ist sicher das Resultat. Denn natürlich 
entsteht hier ein ganz anderes Bild. Auch bei 
den Bildern von Ölfarbe spiele ich zum Bei-
spiel mit der Idee, wie ich einen einzelnen 
monochromen Farbton malerisch umschrei-
ben kann. Nehme ich dafür aber eine Lack-
farbe auf einem glatten Untergrund, so spielt 
plötzlich die unterschiedliche Beschaffenheit 
des Farbkörpers eine sehr große Rolle. Das 
führt zu anderen Bildern.

Auch Ihre Landschafts- und Natursujets un-
terscheiden sich im Werkprozess durch eine von 
Ihnen durch die Fotografie im Modell ausschnit-
tartig gewählte Betrachter-Perspektive. Die 
Lackbilder hingegen bilden im Modell wie im 
späteren Werk eine geschlossene Einheit. Zufall 
oder bewusst abweichende Dramaturgie?

Dieser Unterschied ist für mich sehr 
wichtig, und der Blick hierauf hat sich auch 
verändert. Der perspektivische Blick hinein 

oHne TiTel
Öl/Leinwand

2010
150 × 200 cm

Miniatur-Modell  
zu obigem Großformat
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in eine Landschaft kann immer nur ein 
Ausschnitt sein. Zwar fokussiere ich mit 
jedem Bild, doch die Landschaft ist stets 
weiter zu denken. Meine reinen Farben-
Bilder waren am Anfang genau so: Aus-
schnitte aus Farbe, die man weiter den-
ken kann. Das wollte ich aufbrechen und 
habe begonnen, die Bilder so zu konzi-
pieren, dass die gezeigte Farbe am Bild-
rand einen physischen Abschluss bildet. 
Ich will nicht, dass dieses Bild weiter ge-
hen könnte. Auf diese Weise fängt das 
Bild an, mit dem Bildträger zu korrespon-
dieren. Das gemalte Bild wird fast schon 
zu einem Objekt, denn es ist eine kom-
plett abgeschlossene Einheit. 

Bei Ihren ersten Überlegungen zu dieser 
Unikat-Reihe formulierten Sie den Wunsch, 
Ihre Lackbilder von der Leinwand ins Relief 
zu überführen. Was reizte Sie daran und hat 
sich der große Aufwand gelohnt?

Das war genau der Wunsch, diesen 
Objektcharakter noch weiter auszureizen. 
Die Lackbilder sind ohnehin stark in die 
dritte Dimension gedacht, da wollte ich 
gerne in die Totale gehen. Was den Auf-

wand angeht, so habe ich ihn absolut un-
terschätzt. Ich dachte auch, dass es mir bei 
der Malerei helfen würde, wenn die Bilder 
diese Form des Reliefs haben. Das Relief 
umschreibt die Form schon sehr gut, und 
jetzt würde die Malerei etwas einfacher ge-
hen. Tatsächlich ist die Malerei dann doch 
sehr feinmalerisch geworden, weil es so 
einfach am besten wurde. Es war wirklich 
viel mehr Aufwand als angenommen und 
ich bin froh, dass ich es gemacht habe.

Ein besonderer Charme Ihrer Arbeiten 
liegt in der zweifachen Sinnestäuschung, die 
zum einen in der reproduzierten Konstruk-

oHne TiTel
Öl/Leinwand

2013
180 × 240 cm

oHne TiTel
Öl/Leinwand

2013
70 × 100 cm
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oHne TiTel
2010
70 cm × 100 cm

tion vorgeblicher Wirklichkeit und zum an-
deren in der vermeintlichen Dreidimensio-
nalität der Werke liegt. Konterkarieren Sie 
Letztere durch das Relief nicht?

Absolut. Das Relief hat eine eigene 
Räumlichkeit, die ich zudem mit dem Ein-
druck einer identischen Räumlichkeit be-
male. Das kann zu einer Steigerung, aber 
auch zu einer Aufhebung der Illusion füh-
ren. Ich glaube, dass bei den Arbeiten 
beides gleichzeitig passiert. Aber ich 
mag diese Wiedersprüche. Bei den Land-
schaften ist ja auch gerade der Knack-
punkt der, dass ich weder eine wirkliche 
Landschaft noch bloße Farbmaterie zeige. 

Die Dinge müssen sich ein wenig wider-
sprechen.

Im Gegensatz zur Arbeit klassischer Fo-
torealisten, die eine momentbezogene, sub-
jektive Perspektive der Wirklichkeit fest-
halten, erschaffen Sie über das Modell Ihre 
eigene Realität. Nicht jedes Ihrer Werke of-
fenbart dem Betrachter sogleich diesen Un-
terschied. Nehmen Sie Anstoß an einer rein 
ästhetisierten Betrachtung Ihrer Arbeiten?

Nein, den nehme ich nicht. Aber ich 
freue mich, wenn der Betrachter wissen 
will, was es mit einem Bild auf sich hat, 
und ich ihn ein Stück weiter mitnehmen 
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kann in meine Bildwelt. Auf der anderen 
Seite finde ich es aber auch gut, wenn 
eine Arbeit nicht unbedingt der Vermitt-
lung bedarf, und auch eine zweite Ebene 
durch den Betrachter selbst erschlossen 
werden kann. 

 
‚Urlandschaft’ ist eine topographische 

Übersetzung Ihrer Heimatregion im Wester-
wald, in der Sie sogar die Höhenstrukturen 
durch geschichtete Farbformationen maß-
stabgetreu übertragen haben, also Modell 
und eigenständiges Werk in einem. Wie ha-
ben Sie technisch hieraus weitere Arbeiten 
ableiten können?

Das war genauso ein wichtiger Start-
punkt. Zuerst war das Urbild gar nicht 
als eigenständige Arbeit gedacht. Viel-
mehr war es ein Versuchsaufbau, bei 
dem ich eine echte Landschaft aus Far-
be nachbaute, um sie aus verschiedenen 
Blickwinkeln heraus zu fotografieren 
und anschließend zu malen. Diesen 
Ausgangspunkt selbst habe ich erst spä-
ter als eigenes Bild angesehen. Bei wei-
teren Arbeiten habe ich das dann ganz 
bewusst gemacht. Durch das Wissen um 
die Tücken und Möglichkeiten bei die-
sem „vom-Bild-zu-Bild-Kommen“ ha-
be ich dann für weitere Serien andere 
Möglichkeiten entwickelt und kann mit 

einem immer breiteren Repertoire um-
gehen.

‚Gelb und Pink’ aus 2011, das tatsächlich 
‚ohne Titel’ heißt, ist ein Diptychon, bei dem 
Sie zu der Sinnestäuschung der vermeint-
lichen Dreidimensionalität durch Ihre Mal-
technik die gegenseitige Farbspiegelung der 
beiden über Eck hängenden Werke ergänzen. 
Sind die Spiegelungen in Ihren Lackkissen 
der Unikat-Reihe hiermit vergleichbar?

Die Grundidee baut aufeinander auf. 
Bei Beiden hebe ich die Objekthaftigkeit 
von Bildern hervor. Bei der Eck-Arbeit 
gibt es die Illusion, dass die Farben eines 
Bildes so stark leuchten, dass sie das an-
dere Bild beeinflussen. Das ist zwar alles 
illusionsmalerische Täuschung, aber es 
sind ja wirklich zwei starke Farben, die 
sich dann auch tatsächlich beeinflussen. 
An dem Punkt geht es dann über die ge-
malte Täuschung hinaus. Bei den Uni-
kat-Bildern ist die Spiegelung wegen der 
glatten Oberfläche deutlicher zu erken-
nen. Hier spiegeln sich nicht die Nach-
barbilder, sondern der Raum meines 
Ateliers wider, an dessen Wänden wie-
derum verschiedenfarbige Lack-Bilder 
hängen. Die kann man in manchen der 
Bilder mehr und in manchen weniger 
gut erkennen.

oHne TiTel
Öl/Leinwand

2012
150 × 200 cm

Miniatur-
Modelle 
zur Unikat 
Reihe
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Sie sind Meisterschüler von Karin Knef-
fel, die Sie sehr schätzen. Zwangsläufig weckt 
Ihr Œuvre aber auch Assoziationen zu den 
großen Malern der Farbe, angefangen bei 
den Expressionisten über Josef Albers zu Yves 
Klein und natürlich den Kissen von Gott-
hard Graubner, aber auch den Brushstrokes 
von Roy Lichtenstein oder den Farbfeldern 
sowie Abstraktionen von Gerhard Richter. 
Ist das für Sie unnötiger, historischer Ballast 
oder sind es relevante Fixpunkte? 

Bei Karin Kneffel wundere ich mich 
immer, wenn sie als eine Foto- oder Hy-
perrealistin gehandelt wird. Für mich ist 
ihr Werk eine malerische Position. Es ist 

viel lockerer und im wahrsten Sinne ma-
lerischer, als es ihr häufig zugeschrieben 
wird. Albers, Klein, Graubner und Richter 
spielen natürlich eine Rolle und ich sehe 
mich selbstverständlich in einer entspre-
chenden malerischen Tradition. Auch ste-
he ich immer im Spannungsfeld zwischen 
realistischer Malerei und einer reinen 
Farben-Malerei. Das sehe ich aber nicht 
zwangsläufig als einen Widerspruch. 

Vielen Dank für das Gespräch.

Das Gespräch mit Felix Rehfeld führte  
Rene S. Spiegelberger am 14. Februar 2014 
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oHne TiTel (zWeiTeilig)
Öl/Leinwand
2012
je 180 × 240 cm

MonoTYPie
2013

46 cm × 37 cm
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Unikat-Reihe
Herausgegeber Rene S. Spiegelberger Stiftung

In diesem Werkblock stellen wir Ih-
nen insgesamt 52 neue Arbeiten vor, 
die über den Zeitraum von fünf Mona-
ten begleitend zu diesem Monographie-
Projekt entstanden sind. Hierbei handelt 
es sich um eine neue Interpretation von 
Rehfelds Werkzyklus der Lack-Arbeiten. 
Erstmals verstärkt er dabei die durch 
seine feinmalerische Technik hervorge-
rufene Raumwirkung der Werke durch 
einen Reliefschliff des Bildträgers. Der 
Weg zum finalen Werk führt Rehfeld 
über das Modell und die Fotografie 
und endet in der Farbe, jedoch nicht in  
der Eintönigkeit. 

Felix Rehfeld zur Entstehung seiner  
Lack-Kissen:

‚In der Unikat-Serie habe ich als 
Modell kleine Holzfaser-Blöcke von 
30 x 40 x 10 mm angeschliffen und somit ei-
ne gewölbte Form herausgearbeitet. Diese 
Formen habe ich lackiert und zeitgleich 
fotografiert. In den noch flüssigen Lack-
flächen spiegelt sich der Umraum wäh-
rend der Aufnahme, also mein Atelier, sehr 
deutlich wieder. Man sieht beispielsweise 
Bilder, die an den Wänden hängen.

Anschließend habe ich jedes der ent-
standenen Fotos wiederum in die dritte 
Dimension überführt und ein der Form 

entsprechendes größeres Bild aus einer 
Holzfaser-Platte herausgearbeitet. Das 
geschah von Hand per Hobel und Schleif-
werkzeug. Die so entstandenen Reliefs 
habe ich dann grundiert und schlussen-
dlich mit Ölfarbe bemalt. Die Fotos, die 
ich von den kleinen Modellen gemacht 
habe, waren hierfür die Grundlage. Für 
mich war es ein konsequenter Weg, die 
Lack-Arbeiten ins Relief zu überführen. 
Die Idee (..) hatte ich tatsächlich mit Blick 
auf die Unikat Reihe.’

‚Mein Wunsch war die Lackbilder von 
der Leinwand ins Relief zu überführen um 
diesen Objektcharakter noch weiter aus-
zureizen. Was den Prozess angeht, so ha-
be ich ihn absolut unterschätzt. Tatsäch-
lich ist die Ausführung sehr feinmalerisch 
geworden, weil es so einfach am besten 
wurde. Es war wirklich viel mehr Auf-
wand als angenommen, aber ich bin froh, 
dass ich es gemacht habe.’

Auf den folgenden Seiten stellen wir 
Ihnen jeweils ein exemplarisches Werk 
aus jeder Vierer Farbserie vor. Jedes Uni-
kat ist im Format 27 cm × 36 cm × 4 cm 
ausgeführt. Die Tiefe der Reliefs variiert 
aufgrund der Form, erreichen jedoch an 
ihrer erhabensten Stelle 40 mm. Die Ar-
beiten sind in Öl farbe auf Holzfaser-Platte 
ausgeführt. Ein Bestellformular finden Sie 
auf Seite 33.

Unikat VIII – Felix Rehfeld

oHne TiTel
Öl/Leinwand
2012
150 × 200 cm
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Serie 2 – blAu, Hell
2014
27 cm × 36 cm × 4 cm

Serie 1 – gelb
2014
27 cm × 36 cm × 4 cm
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Serie 4 – roSA
2014
27 cm × 36 cm × 4 cm

Serie 3 – grAu
2014
27 cm × 36 cm × 4 cm
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Serie 6 – orAnge
2014
27 cm × 36 cm × 4 cm

Serie 5 – blAu, Dunkel
2014
27 cm × 36 cm × 4 cm
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Serie 8 – grün
2014
27 cm × 36 cm × 4 cm

Serie 7 – TürkiS
2014
27 cm × 36 cm × 4 cm
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Serie 10 – roT, Hell
2014
27 cm × 36 cm × 4 cm

Serie 9 – grAuvioleTTl
2014
27 cm × 36 cm × 4 cm
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Serie 12 – violeTT
2014
27 cm × 36 cm × 4 cm

Serie 11 – SCHWArz
2014
27 cm × 36 cm × 4 cm



32

Serie 13 – roT, Dunkel
2014
27 cm × 36 cm × 4 cm
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Bestellformular
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roT Dunkel & violeTT 
Unikat Reihe 
Seitenansicht
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Curriculum vitae 
 
1981 geboren in Hadamar/ Niederzeuzheim
1997 – 2000 Ausbildung zum Tischler
2002 – 2003 Studium der freien Kunst an der FH Ottersberg bei Hermanus Westendorp 
2003 – 2008 Studium der freien Kunst an der Hochschule für Künste in Bremen bei Karin Kneffel
2007 Meisterschüler bei Karin Kneffel
2008 – 20009 Studium an der ADBK in München bei Karin Kneffel
2010 Diplom an der ADBK in München
seit 2010 Künstlerischer Mitarbeiter an der ADBK München bei Prof. Karin Kneffel

Preise/Stipendien 

2005 Stipendium der Studienstiftung des deutschen Volkes
2007 Kunstpreis der Bremer Loge zum silbernen Schlüssel
2009 Atelierförderprogramm der Landeshauptstadt München

Ausstellungen

2005 Gruppenausstellung “Nordwestkunst 2005” in der Kunsthalle Wilhelmshaven 
 “Salon Salder 2005 – Neues aus Niedersächsischen Ateliers”, im Museum 
 Schloss Salder, Salzgitter 
2006 „Vier Positionen“ Gruppenausstellung  
 in der Stiftung Burg Kniphausen, Wilhelmshaven  
 „Bergbilder“ Einzelausstellung in der Galerie mbf-Kunstprojekte, Freiburg
2007 „Realität als Material“, Gruppenausstellung in der Galerie Epikur, Wuppertal 
 „miteinander“, Galerie Gavriel, Bremen 
 „Berge“ Diplomausstellung in der Galerie der Hochschule für Künste, Bremen
 Preisträgerausstellung der Bremer Loge zum silbernen Schlüssel, Logenhaus, Bremen
2008 Auswahlausstellung zum Bremer Förderpreis 2008 in der städtischen Galerie 
 im Buntentor, Bremen
 „Sweet Dreams“,  Städtische Galerie Delmenhorst 



37

 „Kunstsommer“, Garage, Kunstverein Oberhausen
 „Meisterschüler“ Ausstellung in der Städtischen Galerie, Bremen 

2009 „Spring“ Bremer Kunstfrühling 2009 
 „Frühe Arbeiten“ Einzelausstellung in der Galerie mbf- Kunstprojekte, München
2010 „Landschaftspartie“, Galerie Robert Drees, Hannover
 „coming soon“ städtische Galerie im Cordon Haus, Cham
 „Neue Münchner Malerei II“ Galerie der Moderne, München
 „Germania in Gallerie“ Galerie Bianca Maria Rizzi, Mailand
 “Salon Salder 2010 - Neues aus Niedersächsischen Ateliers”, 
 im Museum Schloss Salder, Salzgitter 
 „Landschaftsdarstellungen in der zeitgenössischen Kunst“, Syker Vorwerk, Syke 
 „Landschaften“, Aliseo Art Project, Gengenbach, Schwarzwald 
2011 a arte de Felix Rehfeld – Casa das Artes de Laranjeiras – CAL – Rio de Janeiro –  
 RJ – Brasilen Felix Rehfeld – Paisagens – Museu de Arte Contemporanea – MARCO –  
 Campo Grande – Mato Grosso do Sul – MS – Brasilien
 FELIX REHFELD – PAISAGENS – Espaço Cultural Ivandro Cunha Lima und Galeria  
 Sena-do no Senado Federal do Congresso Nacional do Brasil – Brasília –  
 D.F – Brasilien
2012 Centro Dannemann, Sao Felix, Bahia, Brasilien
 „Felix Rehfeld“ Einzelausstellung, Artplosiv Gallery, Freiburg
 „Farb Land Bild“ Einzelausstellung, de Martino Gallery, München
2013 „Landscapes“ Galerie Haas AG, Zürich
 „Artisten in der Zirkuskuppel“ Felix Rehfeld und Martin Spengler, Weltraum, München
 „Konstruktion von Identität“, Gmunden, Österreich
 „Lack“, Einzelausstellung in der Galerie Isabelle Lesmeister, Regensburg
 „Mal. Klasse“, Kunsthalle Bremerhaven
 „Landschaft nach 2000“, Kunsthalle Dominikanerkirche, Osnabrück
 „Obsession“, Quadrart, Dornbirn, Österreich
 „Neue Münchner Malerei V“ Galerie der Moderne, München
2014 „MAL collection“, Drentsmuseum, Assen, Niederlande
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Die Rene S. Spiegelberger Stiftung zur Förderung junger Kunst

Präambel 

Kunst darf in unserer Gesellschaft nicht nur wenigen vorbehalten sein. Junge Menschen 
erfahren über die Kunst eine Erweiterung ihres Horizontes und beschäftigen sich mit ih-
ren Mitmenschen und ihrer Umwelt. Kunst stellt eine Bereicherung und Notwendigkeit 
für unsere Gesellschaft dar. Der Hamburger Politiker und Kunstsammler Rene S. Spie-
gelberger stiftet daher Werke seiner Sammlung zeitgenössischer Kunst zu dem Zweck, 
insbesondere junge Menschen aus benachteiligten Familien für die Kunst zu begeistern 
und junge Künstler zu fördern.

Die Rene S. Spiegelberger Stiftung wurde am 11. Oktober 2007 von der Justizbehörde 
der Freien und Hansestadt Hamburg auf Basis § 80 BGB als rechtsfähige Stiftung anerkannt.

Impressum

Rene S. Spiegelberger Stiftung, An der Alster 21, 20099 Hamburg

Für die Realisation von Unikat VIII gilt besonderer Dank

Erika Kötzsch, Marlen Mose – Redaktion, Anja Unguraitys – Layout,  
Jochen Rieger – Photo Editorial

Sämtliche Abbildungen sind urheberrechtlich geschützt. Copyright Rene S. Spiegelberger Stiftung 2014

§ 1 Name, Rechtsform, Sitz
(1) Die Stiftung führt den Namen „Stiftung 
Rene S. Spiegelberger“. (922.51-10(2194))
(2) Sie ist eine rechtsfähige Stiftung des 
bürgerlichen Rechts.
(3) Die Stiftung hat ihren Sitz in der Freien 
und Hansestadt Hamburg.
§ 2 Stiftungszweck
(1) Zwecke der Stiftung sind die Förde-
rung der Bildung und Erziehung sowie 
der Kunst und Kultur. (...)
(3) Die Stiftung soll der Förderung junger 
Künstler sowie der Heranführung junger 
Menschen an die Kunst dienen. Die Stiftung 
verwirklicht ihre Zwecke insbesondere
(a) durch Aufbau und Pflege einer Kunst-

sammlung mit den Werken zeitgenös-
sischer und junger Künstler.

(b) durch finanzielle und ideelle Förde-

rung von jungen Künstlern (z.B. Sti-
pendien, Ausstellungen, Veranstal-
tungen, Publikationen),

(c) durch Durchführung und Förderung 
von Kunst-Veranstaltungen für junge 
Menschen (z.B. Ausstellungen, Füh-
rungen, Seminare, Publikationen). 
Die Förderung der genannten Zwecke 
schließt die Verbreitung der Ergeb-
nisse der Förderung ein. (...)

(5) Die Stiftung verfolgt ausschließlich und 
unmittelbar gemeinnützige Zwecke im 
Sinne des Abschnitts „Steuerbegünstigte 
Zwecke“ der Abgabenordnung. (...)

Spendenkonto: Commerzbank 
Konto 930306600 – BLZ 200 800 00
IBAN DE 53 2008 0000 0930 3066 00 
SWIFT-BIC DRES DE FF 200

Auszug aus der Satzung
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Mit den Berufungen von Penck, Kou-
nellis, Trockel, Immendorff, Wall, Doig und 
Ihrem Amtsnachfolger Tony Cragg haben 
Sie den Führungsanspruch der Düsseldorfer 
Akademie definiert. In Hamburg oder Mün-
chen gelingt das nicht so gut. Hatten Sie ein 
besonderes Rezept?

Der einzige Erfolg, den ein Künst-
ler hat, ist der Respekt der Kollegen. Ich 
habe immer intensive Freundschaften 
zu Künstlern gepflegt, und die kamen 
dann meinetwegen an die Akademie. 
Mein großes Kommunikationstalent hat 
mir in der Position des Rektors sehr ge-
holfen, und die Künstler vertrauten mir. 
Weniger selbstbewusste Leiter von Aka-
demien haben peinlich darauf geachtet, 
möglichst unter ihrem Niveau zu beru-
fen, damit die eigene Position nicht in 
Gefahr geriet. Auf diese Weise wurden 
fast alle Akademien dieser Republik mit 
Fleiß ruiniert.

Von Ihrer ersten documenta Teilnahme 
1977, der documenta VI, sind Sie zusam-
men mit Georg Baselitz zurückgetreten, 
weil erstmals DDR-Regimekünstler einge-
laden wurden.

Übrigens trat auch Gerhard Richter 
zurück. Das wurde nie erwähnt, die Pres-
se schrieb nur von mir. Bei den anderen 
haben sie sich nicht getraut. Penck war 
zusammen mit den DDR-Künstlern ein-
geladen worden. Diese stellten dann ein 
Ultimatum, wenn Penck kommt, kom-
men wir nicht. Prompt wurde Penck aus-
geladen und die DDR-Künstler kamen. 
Dagegen haben wir uns in aller Form 
gewehrt, Briefe geschrieben und bei der 
Pressekonferenz unsere Protestadressen 
auf die Plätze der Journalisten gelegt. Ich 
habe meine Bilder damals zurückgezo-
gen. Die Medien berichteten dann, ich 
hätte dies aus Angst vor der Gegenüber-
stellung mit dem Triptychon von Francis 
Bacon getan. So ein Quatsch! In diesem 
Opportunismus der Medienvertreter ist 
meine große Abneigung zur deutschen 
Presse begründet.

Das wird heute anders dargestellt. Jeden-
falls haben Sie damals einen hohen Preis da-
für gezahlt.

Selbstverständlich. Das durfte da-
mals nicht sein und dementsprechend 
auch nicht geschrieben werden. Sie 
waren so stolz und glücklich, dass die 
DDR-Künstler auf der documenta ver-
treten waren. An diesem Glück durfte 
nicht gekratzt werden. Sich dem Dik-
tat der DDR-Oberen gebeugt zu haben, 
halte ich bis heute für unverzeihlich und 
werfe es den hörigen Kritikern vor. Die 
aber machten damals in mir den Geg-
ner aus und, um von ihrem Wankelmut 
abzulenken, schlugen sie wild auf mich 
ein. Für meine freche Schnauze zah-
le ich einen hohen Preis, das ist richtig. 
Aber vor Francis Bacon kneifen, wie die 
Presse glauben machen wollte, das ist 
eine infame Behauptung. Damals hin-
gen Bacons Bilder meinen schwarz-rot-
goldenen Bildern gegenüber. Und die 
können sich mit allem messen.

Wenn wir von Werkphasen sprechen: Mir 
ist aufgefallen, dass Sie in unterschiedlichen 
Werkphasen unterschiedlich signiert haben. 
Sie haben in Ihren dithyrambischen Phasen 
mit „Markus“ signiert. Sie signieren heute 
überwiegend mit Ihrem „ML-Monogramm“, 
gelegentlich aber auch mit „Lüpertz“.

Mit „Lüpertz“ nur ganz selten, auf Gra-
fiken und in Katalogen. „Markus“ habe 
ich vornehmlich für die dithyrambischen 
Arbeiten verwendet. Dann ging ich nach 
Köln, und anfänglich kam es bei der  
Signatur zu Spielereien mit der Silhou-
ette des Doms. Das hat aber keine tiefere 
Bedeutung. In der Tat ist es ganz witzig, 
wenn man sich damit auseinandersetzt. 
Ich habe nie ernsthaft darüber nachge-
dacht, ich hab’ signiert, wie ich wollte. 
Früher hab’ ich erst signiert, dann gemalt. 
Heute vergesse ich häufig die Signatur. Ist 
vielleicht das Alter.

Ich bin überzeugt, dass Michael Werner 
Sie darauf aufmerksam macht. ©
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Ja, dann muss ich sofort in die Galerie. 
Wenn es heißt, die 20 frischen Bilder sind 
alle nicht signiert. Das passiert mir halt.

Sie sagten einmal: „Das Leben eines 
Künstlers endet immer tragisch.“ Weil unge-
malte Bilder zurückbleiben?

Das Leben eines Künstlers endet im-
mer tragisch, weil er immer aus dem 
Schaffensprozess gerissen wird. Wir 
kommen ja nie an. Es gehört zur Tragik 
des Künstler-Seins, dass wir nicht ewig 

leben. Deswegen versuchen wir, den 
Tod durch unsere Werke zu besiegen.

Herr Professor Lüpertz, ich danke  
Ihnen ganz herzlich für das Gespräch.

Das Gespräch mit Professor Markus Lüpertz führte Rene S. 
Spiegelberger am 28. Oktober 2013 in seinem bei Berlin ge-
legenen Atelier. Markus Lüpertz wird von der Galerie Michael 
Werner vertreten. Galeriekontakt & Ausstellungsdetails: www.
michaelwerner.de - www.ernst-barlach.de/lüpertz

DiTHYrAMbe
Leimfarbe auf Leinwand
1963
93 × 102 cm
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MozArT
Bronze bemalt

2005
292 × 60 × 35 cm

HerkuleS enTWurFSMoDell 21
Bronze bemalt

2009
76 × 22 × 27 cm

MÄnner oHne FrAuen 
PArSiFAl
Tempera und Öl auf Leinwand
1993
Spiegelberger Stiftung



9

Sie liegen in der Tradition seines Lehrers 
Ewald Mataré. Es sind zauberhafte und 
wunderschöne Blätter, aber die haben nicht 
diese ästhetische Revolution ausgelöst. Das 
geschah durch sein späteres Werk. Und di-
ese ästhetische Revolution, die er mit seiner 
Kunst formuliert hat, spielt sich mittlerweile 
in unseren Köpfen ab. Er übt einen unge-
meinen Einfluss auf Haltung und Selbstver-
ständnis aus. Er ist einer der großen Men-
toren des erweiterten Kunstbegriffs. Das ist 
seine große Leistung. Beuys hat auf seinem 
Wege die höchste Form von Kunst erreicht. 
Er ist eine Legende geworden. Und für uns 
Künstler immer präsent.

Sammeln Sie Lüpertz?
Nein. Das interessiert mich nur am Ran-

de. Mich kümmert immer nur das, was ich 
gerade mache. Aber ich gehe gerne auf Aus-
stellungen von Lüpertz, weil ich den mag.

Wie wichtig sind Ihnen Grafik und Plakate?
Ich bin nicht bekannt für meine Gra-

fik. Mein grafisches Werk ist klein und 
sehr speziell. Meistens mache ich Kaltna-
delradierungen, die in Korrespondenz zu 

Skulpturen stehen. Zudem habe ich wun-
derschöne Holzschnitte gemacht. Zumeist 
sind sie großformatig, und es besteht die 
Gefahr, dass sie eine Konkurrenz zu den 
Bildern werden, und das möchte ich ver-
meiden. Ich habe also ein etwas ambiva-
lentes Verhältnis zur Grafik. Gelegentlich 
ist es aber eine Fährte, die ich schön fin-
de und der ich dann auch gerne nachgehe. 
Wie Sie wissen, habe ich eine Jazz-Grup-
pe und immer, wenn wir Konzerte geben, 
entwerfe ich ein Plakat dazu. Für jede Jazz-
Session gibt es ein Plakat, ganz selbstver-
ständlich. Für mich gilt das noch. Da ich 
ja diese Internetgeschichte nicht wahr-
nehme, ist das für mich so. Wenn ich eine 
Ausstellung mache, will ich ein Plakat und 
entwerfe es dann.

Zurück zu Ihrem Werk: „Die Anmut des 
20. Jahrhunderts wird durch die von mir er-
fundene Dithyrambe sichtbar gemacht“ – eines 
Ihrer Zitate aus dem Jahr 1965.

Überlegen Sie mal, wie weise und vo-
rausschauend fortschrittlich ich damals 
schon war! 
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kann Ihnen versichern, dass diese Flausen 
im Zuge meines gigantischen Ehrgeizes 
schnell verflogen sind.

Wikipedia hat für Sie eine eigene Kate-
gorie erfunden, die weder Immendorff, Base-
litz, Penck, nicht einmal Beuys oder Meese 
ziert, sie heißt „Kritik am Werk“. Müsste das 
nicht eigentlich in die Unterkategorie „Eh-
rungen“ aufgenommen werden? Schmei-
chelt Ihnen das?

Und was steht da noch so?

Wikipedia ist eine demokratisch-plebis-
zitäre Enzyklopädie im Internet. Wenn man 
da Ihren Namen eingibt, werden 13 Seiten 
ausgespuckt, und dann hat man eigentlich 
ein relativ umfassendes Bild über das, was Sie 
in den letzten 50 Jahren so geschaffen haben.

Und da reichen 13 Seiten? Also, ich 
dachte es wäre mehr.

Beispielweise das Teeren und Federn der 
Mozart-Skulptur in Salzburg wird darin er-
wähnt.

Ich scheine zu provozieren. Das ist 
nicht gewollt. Ich habe einen anderen 
Anspruch. Zu provozieren, ist für den 
Künstler eine ziemlich dumme Beschäf-
tigung. Das können andere besser. Ich 
setze mich nicht mehr damit auseinander.

Das heißt, Sie lesen auch die Kritiken im 
Feuilleton nicht.

Möglichst nicht, die Kritiken im Feuil-
leton sind miserabel. Die meisten Kriti-
ker schreiben ein schlechtes Deutsch, 
dann recherchieren sie falsch, schreiben 
meinen Namen nicht korrekt und sind 
überaus nachlässig. Wenn sie sich dies 
als Sportreporter leisteten, dann stünde 
schnell die Entlassung ins Haus. Ohne 
Sachkenntnis ist es nicht möglich, sinn-
voll über Kunst zu schreiben. 

Zurück zur Komplexität in der Kunst. 
Wie verhält es sich in diesem Kontext mit 
einem schwierigen Werk, beispielsweise 
mit den Arbeiten eines Ihrer Vorgänger in 
der Lehre an der Akademie in Düsseldorf – 
Joseph Beuys?

Seine Kunst und sein Schaffen wur-
den zur Legende. Das ist großartig bei 
Beuys, und Beuys ist einer der größ-
ten Künstler unserer Zeit. Er hat es ge-
schafft, eine eigene Wahrnehmung für 
seine Kunst zu entwickeln. Er braucht 
kein Werk, er braucht nur die Legende. 
Seit Joseph Beuys tot ist, wurde die Zi-
trone in einer seiner Vitrinen wieder ei-
ne einfache Zitrone. Vorher, als er noch 
lebte, war sie heilig und voller Magie. 
Meiner Meinung nach gab es seit seinem 
Tode keine Beuys-Ausstellung mehr, die 
funktionierte. Die Ausstrahlung von Beu-
ys ist eben nicht konservierbar. Solange 
er lebte, war alles wunderbar und vol-

ler Faszination, er selbst war die 
Kunst. Er war ein Gott.

Also brauchen wir Beuys heute 
nicht mehr?

Seine Geschichte reicht völlig 
aus. Er ist ein Phänomen, er ist 
eine Kunstlegende wie Polyklet, 
der berühmteste Bildhauer der 
Antike. Keine einzige Skulptur 
von ihm ist erhalten. Und den-
noch versinnbildlicht Polyklet 
die höchste Form der Kunst. Beu-
ys Zeichnungen sind wunderbar. 

SCHneCke
Leimfarbe auf Leinwand
1973
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koMPoSiTion MiT knoCHen
Gouache und farbige Kreide auf Karton
1992
Privatsammlung Hamburg
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Markus Lüpertz im Gespräch



5

Lassen Sie uns beim Genieglauben ein-
steigen. Diesen charakterisieren Sie als selbst-
erfüllende Prophezeiung. Warum beschreiben 
Sie den Prozess des Malens dann als aggres-
siven Akt? – Fehlt Ihnen hier der Glaube?

Nein, man führt Krieg gegen das ei-
gene Unvermögen. Diesem Unvermögen 
stellt sich das Genie entgegen, denn es 
gilt, diese Schwäche zu überwinden. Man 
arbeitet als Künstler mit einem hohen An-
spruch und diesem Anspruch muss man 
genügen. Das lässt sich nicht beliebig ab-
rufen, ist immer eine Frage von Intensi-
tät, von Atmosphäre, man muss in Stim-
mung kommen, um seine Leidenschaft 
freizusetzen. Ständig müssen technische 
Schwierigkeiten überwunden werden, 
denn plötzlich reagiert die Farbe falsch. 
Jene Farbe, die gestern großartig war, ist 
heute trotz gleichem Topf und gleichem 
Pinsel falsch. Um dem zu begegnen, 
braucht man Genie. Genie ist eine Be-
wegkraft, die es ermöglicht, die ganz nor-
malen menschlichen Unzulänglichkeiten 
zu überwinden, um zu einer großen und 
einmaligen Leistung zu gelangen. Das ist 
der Kampf. Man kann ihn zärtlich führen, 
auch vernünftig, man kann ihn konzen-
triert führen oder zornig. Da ich von Hau-
se aus ein zorniger Mensch bin, werde 

ich alle Schwierigkeiten, die ich im Leben 
habe, versuchen mit Gewalt, mit Zorn, 
mit Zugriff zu lösen.

Also, Disziplin plus Arbeit plus Ehrgeiz 
plus Wut gleich Genie?

Auch eine Lösung. – Es gibt keinen 
Maler, der Großartiges geleistet hat, ohne 
dieses Genie. Genie ist kein Zustand, son-
dern ein Prozess. Künstler betreiben ei-
nen Beruf, der das Außergewöhnliche zur 
Norm hat. Dieser Erhabenheit müssen wir 
entsprechen, sonst entstehen keine guten 
Bilder. Und sich Tag für Tag mit dem he-
rausragenden Bilderschaffen von Jahrtau-
senden zu messen, ist kein Pappenstiel. 
Stellen Sie sich diese Herkules-Aufgabe 
vor! Dass ich dabei noch gut gelaunt bin 
und meine Heiterkeit nicht verliere, ist ein 
Wunder. Die Leute können sich das nicht 
vorstellen, was es heißt, Künstler zu sein, 
mit diesem Wissen um die Qualität, was 
zur ständigen Herausforderung wird. Es 
ist nicht so, dass ich Gitarre spiele, vor 
mir eine Kerze auf dem Tisch, hinter mir 
hübsche Mädchen tanzen und mich be-
staunen, während ich ein Bildchen male, 
das ich für teures Geld verkaufe. Das wäre 
zu schön, irgendwie hab’ ich mir das si-
cherlich anfänglich so ausgemalt. Aber ich 

ArkADien-SolDAT
Mischtechnik auf 
Leinwand
2013

Markus Lüpertz in 
seinem Atelier
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Exklusives Atelier-Gespräch mit  
Professor Markus Lüpertz für Unikat

Warum Atelier-Gespräch? Weil das Atelier nun einmal der Ort ist, der als Symbol für 
das kreative Epizentrum künstlerischen Schaffens gilt. Zweifelsohne geht von ihm ei-
ne besondere Mystik aus. Unweigerlich kommen einem die Bilder der Werkstätten der 
niederländischen Altmeister, Giacomettis nur 18 Quadratmeter große Pariser Wirkungs-
stätte oder Andy Warhols postindustrielle New Yorker Factory in den Sinn. Diese Orte 
verleiten zu der Assoziation, dass ein dort mit einem Künstler geführtes Interview eine 
andere Güte habe als in einer Hotelbar. Unabhängig von dem Wahrheitsgehalt dieser 
Aussage macht das Plaudern über Kunst hier mehr Freude und es entstehen in dieser 
Atmosphäre die authentischeren Fotos.

Diese neue Serie innerhalb der Unikat soll den Fokus auf junge Ausnahmekünstler 
keinesfalls verwässern, wohl aber durch die Perspektiven eines arrivierten Vertreters 
der kreativen Zunft bereichern. Wir wünschen uns, dass ausgehend vom Interesse an 
bereits etablierten Künstlern und ihrem Markencharakter sich der eine oder andere Le-
ser mitnehmen lässt zu den aktuellen Tendenzen zeitgenössischer Kunst. 

Markus Lüpertz ist eine solche Marke. Zudem eine der schillerndsten Figuren des 
Kunstbetriebs. Er ist streitbar, polarisierend und durchsetzungsstark. Dabei betont er je-
doch stets, dass es ihm um die Sache, nicht aber um Provokation als Selbstzweck gehe.

Unser Gespräch fand vor den Toren der Hauptstadt in seinem Domizil im branden-
burgischen statt. Genauer gesagt in der Schaltzentrale seines architektonisch sachlichen 
Atelier-Komplexes, der Küche. Über das Chaos mittleren Ausmaßes an dem sehr langen 
Küchentisch wacht mittig sein „Atlas“ und scheint von hier aus zu mahnen, die irdische 
Hektik nicht allzu ernst zu nehmen. Die Wand gleicht einer riesigen Collage aus Zeich-
nungen, Erinnerungen, Motiv-Inspirationen und natürlich neben anderen auch dem obli-
gatorischen „Lokomotive Lüpertz“ Fußball-Fan-Wimpel.

Zum Abschluss des Interviews stellte Lüpertz von sich aus die Frage: „Wollen Sie noch 
ins Atelier schauen?“ Natürlich wollte ich! Neben einer Vielzahl von Leinwänden seiner be-

kannten Werkkomplexe, domi-
nierte den Raum das 1:1 Kopf-
modell seines 18 Meter hohen 
Herkules, der heute auf der Ze-
che Nordstern thront. Hier ent-
steht also nicht nur im übertra-
genen Sinne große Kunst.

Die beste Gelegenheit sich davon zu 
überzeugen besteht noch bis zum 27. April 
2014 im Ernst Barlach Museum in Wedel. 
Unter dem Titel „Markus Lüpertz, Bilder - 
Skulpturen - Texte, 1964 - 2014“ ist dort eine 
umfassende Werkschau zu sehen.

Schaltzentrale im 
Atelier Lüpertz –  
Die Küche

Modell vom Kopf des 
Herkules – Gesamthöhe 

der Skulptur 18 Meter

TiTel
MÄnner 

oHne FrAuen
PArSiFAl

Tempera und 
Öl auf Leinwand

1993
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