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Den Menschen ist nicht zu trauen. Sind sie anwesend, bilden wir sie uns nur ein? 
Auf vielen der Bilder von Miriam Vlaming wachsen sie schier aus der Natur her-
aus, scheinen untrennbar mit dieser verwoben oder durchqueren sie und setzen 
sich im Malerischen von ihr ab. Zugleich erinnern sie an Irrlichter, wirken schwe-
bend, selbst instabil und flüchtig wie ein vorübergehendes, aber einschneidendes 
Ereignis. Die gesamte Darstellung ist in ein vibrierendes gedämpftes Licht gehüllt 
und wirkt umso mehr traumhaft. Der Effekt des Verbleibens zwischen Realität und 
Erinnerung, sachlicher Schilderung und Hervorbringung aus dem Unterbewusstsein 
hängt wesentlich mit der Verortung in der landschaftlichen Umgebung zusammen. 
Dazu ist der Randbereich rundum grauschwarz und gewölbt wie ein Tunnel („In 
Between“, 2016; „Schattwald“, 2018) oder die Figur geht im All-Over der Natur auf 
(„Maria in the forest“, 2016) oder löst sich, fast bildfüllend, von der Erde („Ready 
steady go around“, 2023) oder Wasser und Luft wirken als bewegliche Substanz 
im Zwielicht, welches von Lichtstrahlen durchbrochen wird („Johnny remember 
me“, 214). Überhaupt bleiben wir auf Abstand zu dem, was sich wie in einem 
Bühnenraum auf mehreren Schichten aus der Tiefe heraus aufbaut. Es lohnt sich 
auch, die Titel genau zu lesen.

Eine Rolle spielt bei all dem die Maltechnik. Miriam Vlaming malt mit Eitempera, 
die auf dem Bild matt wirkt, eine bröselige Anmutung der Oberfläche erzeugen 
kann, langgezogene Schlieren im Hintergrund zeigt und von innen heraus leuchtet. 
Malerei wird zum Prozess, der auf der Leinwand sichtbar bleibt und Tempi zwi-
schen Bedächtigkeit und Spontaneität vermittelt. „Der informelle Auftrag der 
Eitemperafarben lässt stellenweise die darunter liegenden Ebenen durchschei-
nen, manche Passage wird mit Terpentin wieder gelöst und abgewaschen, ver-
dünnte Farben rinnen über die schräg gestellte Leinwand, Farbinseln erlauben 

Durchblicke in tiefere Schichten“, hat Martin Oswald den Vorgang im Atelier 
beschrieben. „Es entzieht dem Betrachter gleichsam den festen Boden.“ (Kat. 
Museum Abtei Liesborn/Kerber, Bielefeld 2019, 12). Ein wesentlicher Impuls der 
Darstellungen sind Fotovorlagen, die aus privaten oder öffentlichen Quellen stam-
men können, welche unerwähnt bleiben. Aber das Vergilbte, Verblichene, das als 
Malerei weiter zerstört ist, kennzeichnet viele der Motive und steigert den Ein-
druck des Vergangenen, Fremden und mitunter Exotischen. „Eden“ hieß ein 
Bildzyklus 2015/16, gleichzeitig hat Vlaming eine längere Afrikareise geprägt, und 
dann ist die Natur vor allem Urwald. Als unentdeckte Fauna und Flora ist sie 
undurchdringlich, aber von unterschiedlichen Klängen erfüllt. Oft spielen die 
Bilder an einem Gewässer, als wäre eine Expedition hier gelandet oder bis hierher 
durchgedrungen, etwa wenn die Menschen in Reihen aufgestellt oder zusammen-
gerückt sind: als Reisegruppe oder Versammlung, die an die Bildform des 
Gruppen  porträts der Alten Niederländer anschließt.
 
Nicht in der Ausstellung in der Neuen Galerie Gladbeck befindet sich „Selfie“ 
(2015). Mit 60 x 40 cm ist es eines ihrer kleineren Bilder auf Leinwand. Es vertieft 
diese besondere Anmutung und Entrücktheit der Figur, von der wir letztlich nichts 
wissen. Im direkten Gegenüber – auch hier auf Abstand – ist das gezeigte Haupt 
ohne Gesicht, auch wenn wir es in der Beleuchtung, Schattierung und Ausrichtung 
im Bildformat instinktiv dazu denken. Der Kopf formt sich aus einem milchigen 
Weiß in expressiven gegenläufigen Strichen, eingelagert in ein beiges Umfeld mit 
schwarzen Einsprengseln. Von der zentralen ovalen Form fließt mittig eine dunkle 
Linie herab, wie zufällig und zugleich mehrdeutig. Dahinter ist eine größere runde 
Form zu erkennen, wie eine Spiegelung auf einer tieferen Ebene. „Selfie“ bezeich-
net Selbstbezogenheit. Zugleich ist das sich-selbst-Fotografieren gemeint, wozu 
man keine Augen braucht und die Kamera für einen selbst sieht. Die Umgebung 
wird virtuell erfahren, später zur Erinnerung an etwas, das man wahrscheinlich 
gar nicht wahrgenommen hat: Auch das ist ein Thema, welches im Werk von 
Miriam Vlaming eine Rolle spielt. Also, so weltabgewandt diese Bilder sind, so 
zeitgenössisch treten sie in einzelnen Aspekten und Motiven auf. Ebenso kenn-
zeichnet die Bilder das Überzeitliche des Kreatürlichen. Immer spielt das 
Verhältnis von Zivilisation, Mensch und Natur eine Rolle.

Miriam Vlaming stammt aus Düsseldorf. Sie wurde 1971 in Hilden geboren, ist in der 
Landeshauptstadt aufgewachsen und hat hier zunächst an der Heinrich-Heine-
Universität studiert. 1994 ist sie zur Malerei an die Hochschule für Grafik und 
Buchkunst in Leipzig ge  wech   selt. Parallel zum dortigen Meis ter  schülerstudium bei 

Arno Rink hat sie 1999-2001 ein Gast-
studium an der Düsseldorfer Kunstaka-
demie bei Jan Dibbets belegt, der selbst 
Konzept künstler ist und sich mit Phä no-
menen der Perspektive am Beispiel des 
Land schaftlichen auseinandergesetzt 
hat. Bis heute bleibt sie Düsseldorf 
verbun den, Teile ihrer Familie leben 
nach wie vor hier; sie selbst ist schon 
seit langem in Berlin ansässig. In 
Düsseldorf haben aber mehrere ihrer 
Ausstellungen stattgefunden, in der 
Galerie Gmyrek. Mittlerweile wird sie 
im Rheinland von Ralph Kleinsimlinghaus 
vertreten und stellt in dessen Villa 
Goecke in Krefeld aus.

Ihre Kunst wird heute insgesamt der 
Neuen Leipziger Schule zugerechnet. 
Das mag die nostalgische Anmutung im 
Realismus betreffen. Es gilt auch für ihre 
frühen geschlossenen pastellfarbig-
milchigen Flächen oder die Kacheln mit 
ihren Zwischentönen, für den Ge brauch 
von grünspanig gebrochenen Tönen 
oder das Heidelbeer-Violett. Aber 
Miriam Vlaming erweckt mit ihnen den 
Zauber des Exoti schen, für das Licht im 
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Miriam Vlaming, Menagerie, 2014, Eitempera, Acryl- und Glitterlack auf Leinwand, 180 x 230 cm, © Künstlerin, courtesy Artax Kunsthandel

Kunst in - aus 07_25.indd   4 19.06.2025   17:38:08 Uhr

Wasser und im freien, weiten Raum. Sie erschafft eine dichte Atmosphäre, welche 
Bilder des Märchenhaften und der Abenteuer ge schichten evoziert und ihnen die 
Tragik des halb Wahren im Vergessenen verleiht. Es ist schlüssig, dass sie, in 
Zusammenarbeit mit Luis Uribe, seit Ende der 2010er Jahre zusätzlich morsche und 
filigrane Holzboote und Flügel-Konstruktionen geschaffen hat, die für Reise, Über-
gang, Überwindung unüberwindbarer Hinder nisse und damit für Freiheit und 
Entdeckung stehen. Dabei wirken sie, als wären sie kaputt gegangen und gestran-
det und der Ikarus abgestürzt und als gäbe es keine Rückkehr mehr. Subtil stecken 
in den Gemälden Verweise auf unser Leben, unsere Begrenztheit und unseren 
Zugriff auf die Natur und deren Ursprünglichkeit. Vielleicht finden sich darin auch 
Dystopien, wie nach einer Klimakatastrophe. Auf einer anderen Ebene erinnern 
einige der Bilder an eine kolonialistische Inbesitz nahme vorgefundener Strukturen. 
Dazu kommen Beobachtungen, die Aspekte der Überwachung und der Mono-
polisierung der Welt ansprechen. So alt, vergangen die Geschichten und Mythen 
dieser Gemälde doch sind und dabei einen kollektiven Erlebensschatz freilegen, so 
zeitlos und gar aktuell sind doch ihre Gleichnisse. // //TH

Miriam Vlaming: „Insomnia“, bis 20. Juli im KunstHaus Potsdam und „I Feel You“, 
bis 8. August in der Neuen Galerie Gladbeck. 

Miriam Vlaming, fotografiert von © Angelika Platen, Berlin 2017
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War es in der Böhm Chapel in Hürth das Cello und das Akkordeon, so war es 
im Monat davor in der Punta della Dogana in Venedig elektronische Musik, die 
zur Eröffnung spielte. Hier wie da war es ein zusätzliches Geschenk für die Gäste, 
zunächst anlässlich der Preview in der Pinault Collection. Stefan Schwander 
spielte in der zweigeschossigen Halle mit seinem Projekt „A Rocket in Dub“ 
kurz und inspirierend: Es war wie ein Initiationsritus, bei dem die drei in der 
Halle platzierten „Großen Geister“ auf ihren Stand-Schienen zum Leben 
er wachten. Die Körper hal tungen wurden zwischen Strecken und Beugen 
bewusst und drückten Erstaunen, Hingabe, Dominanzgebaren, Aktion und 
Reaktion und vor allem eigenes, individuelles Dasein aus. In seinem Werk 
wendet sich Thomas Schütte der menschlichen Figur in einer Vielzahl von 
Materialien und Techniken, Größen, Körperausschnitten, Abstraktionsgraden 
und vor allem Gesichtsausdrücken zu. Als vornehmstes Sujet der Kunstge-
schich te ist sie hier soziales Wesen voller Emotionen und expressiver Mimik. 
Es ist wunderbar, dass in Venedig auch solche Werke wie die (tatsächlich) 
„Weinende Frau“ (1987-2010) wie eine Vera Ikon zurückgezogen in einer Ecke 
oder sozusagen auf dem Dachboden die angriffslustige Trinität der „Efficiency 
Men“ (2005) zu sehen sind. Dass Keramiken und kleinformatige farbige 
Skulpturen in besonderen Techniken aus Murano-Glas ausgestellt werden, die 
also ganz in der Nähe produziert wurden. Die Figur als Schwerpunkt des phä-
nomenalen Bestandes zu Thomas Schütte in der Pinault Collection füllt mit den 
Fahnen und den Zeich nungsfolgen die Räume und Säle dieses Ausstellungs-
instituts bis auf einen, der den Architekturmodellen vorbehalten ist. Ebenso 
wie etwa die liegenden großen „Frauen“, die im Folkwang Museum in Essen 
für sich gewürdigt wurden, oder die großen Architekturmodelle, die hierzulan-
de etwa in K21 in Düsseldorf und der Bundeskunsthalle Bonn zu sehen waren, 
treten sie jetzt – zwangsläufig – in den Hintergrund. Wie vielseitig, differenzie-
rend, kaum zu überschauen, aber sehr konsequent sich Schüttes Werk seit 
den 1970er Jahren entwickelt hat, zeigt sich ein weiteres Mal. Dahingehend 
als Ergänzung – aber nicht nur das – wirkt die Aus stellung in der Böhm Chapel 
in Hürth, die u.a. zwei „Ferienhäuser für Terroristen (Modell 1:20)“ (2006-07), im 
Außenbereich eine große, auf der Rückseite betretbare (Büdchen-) Version 
seines eigenen Grabmales (1981/2025) sowie Fotos von den Bewohnern eines 
Altenheims beinhaltet, die Schütte sehr früh aufgenommen hat und nun erst-
mals ausstellt: „Karneval im Altersheim“ (1974-75/2025). Der Mensch in seinen 
unterschiedlichen Verfasstheiten im ihn umgebenden Raum, als physisches 
und psychisches Wesen in einer krisengeschüttelten Gegenwart: Das ist das 
zentrale Thema des international ausgezeichneten großartigen Künstlers 
Thomas Schütte. //  // Thomas Hirsch

Thomas Schütte: in der Punta Della Dogana, Pinault Collection, Dorsoduro 2 in 
Venedig und in der Böhm Chapel, Hans-Böckler-Straße 170 in Hürth Kalscheuren. 
In seiner eigenen Skulpturenhalle auf der Raketenstation Neuss ist derzeit 
das Werk von Reiner Ruthenbeck ausgestellt.

Thomas Schütte in Venedig und Hürth
Mensch im Leben

Thomas Schütte, Ganz Große Geister, 1998–2004, patinierte Bronze, H je ca. 360 cm, 
Ausstellungsansicht Puntta della Dogana, Venedig 2025, © Thomas Schütte / VG Bild-Kunst Bonn, 
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