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Vage Räume (Var. 3), Collage, 2018

Remarkably, she is facing the wall. She is almost an attachment to the wall. She sees nothing. 
Beatriz Colomina
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She is Almost Attached to the Wall (Var. 1–6), Collagen, 2016, Diplomausstellung, Galerie des großen Steinsaals, Akademie der bildenden Künste Wien
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Becomin’ Alive by Eileen (Floor Lamp, Var. 1–3), Skulpturen, 2015, I Mean, These are all Objects Be comin’ Alive by Eileen, Charlotte and Janette, Vienna Art 
Week, Akademie der bildenden Künste Wien
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SABETH BUCHMANN
 Mit welchen Arbeiten sollen wir anfangen? Oder  

wollen wir erst einmal generell über deine Arbeits-
weise und Inhalte sprechen?

AHU DURAL
 Genereller, da ich das Gefühl habe, dass meine letzte 

institutionelle Einzelausstellung in Wien, She Sees 
Nothing, einfach nicht alles ist. Sie war gedacht als 
Fortsetzung zu meiner Diplomarbeit She is Almost 
Attached to the Wall, die an der Akademie der bilden-
den Künste Wien 2016 gezeigt wurde. Bei She Sees 
Nothing wollte ich zum einen Objekte bauen und zum 
anderen die Raumgegebenheiten selbst in die Arbeit 
einbeziehen. Könnten wir noch zwei weitere frühere 
Arbeiten in Betracht ziehen, aber dennoch generell 
bleiben?

SB Klar. Zugleich können wir vielleicht etwas spezifischer 
auf die Wiener Ausstellung eingehen.

AD Ja und über eine Installation mit vielen unterschiedlich 
kombinierten Objekten, eine Arbeit namens I Mean, 
These are all Objects Becomin’ Alive by Eileen, Charlotte 
and Janette, die ich zur Vienna Art Week 2015 in 
einem Ausstellungsraum der Akademie der bildenden 
Künste gezeigt habe. Dort gab es verschiedene, mit 
Zeichnung kombinierte Objekte und Scherenschnitte. 
Teil der Installation war dabei ein Buch über Charlotte 
Perriand, das ich zuvor zur Recherche verwendet 
hatte.

SB Dein Portfolio vermittelt den Eindruck, dass du  
im Verlauf der darin seit 2013 dokumentierten Zeit ein 
vielfältiges Vokabular entwickelt hast: Vielleicht 
könnte man auch Elemente eines wiederkehrenden und  
variierten Vokabulars sagen, die prinzipiell aus 
Zeichnungen, Skulpturen und Malerei bestehen. Das 
jeweilige Verhältnis von Objekt und Raum erscheint 
dabei entscheidend für dein künstlerisches Denken, im 
weitesten Sinn vergleichbar mit ortsspezifischen 
Methoden, wobei in deinem Fall die räumliche Positi-
oniertheit des Körpers und die Bewegungen des 
Blicks im Vordergrund stehen.

AD Genau, ja.
SB Körper- und Blickverhältnisse immer auch orchest-

riert durch abstrakt gehaltene Designs: Lässt sich von 
hier aus ein Bezug zur Architekturtheoretikerin 
Beatriz Colomina mit ihrer besonderen Aufmerksam-
keit für die räumliche Organisation von Geschlecht 
herstellen?

AD Ja, also wenn ich an Körper im Raum denke, Körper, 
die im Raum wandern und die in Relation zu Objekten 
stehen oder zu Zeichnungen, dann finde ich es zu 
abstrakt für mich. Wie verhält sich der Körper im Raum 
mit und zu meinen Arbeiten? Die Arbeiten verweisen 
ja auch manchmal auf Designobjekte, wie ich sie  
von Fotografien oder anderen Medien her kenne und 
woraus dann Appropriationsarbeiten entstehen. 
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Un Art de Vivre, S. 50–51, Buch, 2015, I Mean, These are all Objects Becomin’ Alive by Eileen, Charlotte and Janette, Vienna Art Week, Akademie der  
bildenden Künste Wien
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Installationsansicht I Mean, These are all Objects Becomin’ Alive by Eileen, Charlotte and Janette, 2015, Vienna Art Week, Akademie der bildenden  
Künste Wien
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Körper-Blick-Verhältnis zur Collage
Probehängung She is Almost Attached to the Wall (Var. 4 und 3), 2016, 
Akademie der bildenden Künste Wien

 Diese Fotografien sind oft aus dem Bereich der Archi-
tektur, auf denen meistens Räume dargestellt sind. 
Dann schaue ich auf die Positionierung der Objekte 
im Bild. Die Objekte wurden so drapiert, dass die 
Bildkomposition als ideal erscheint. Wenn ich mit 
einem Raum arbeite, dann betrachte ich den Raum als 
Zeichnung. Wie beispielsweise eine Grundrisszeich-
nung, auf der man mit dreidimensionalen und flachen 
Dingen spielen kann, genauso wie mit Größenver- 
hältnissen.

SB Es geht also um das Verhältnis von idealisierten 
Bildern und konkreten Verhältnissen im Raum. Das 
betrifft deine Arbeit in der Sammlung Friedrichs- 
hof Stadtraum auf direkte Weise. Darin geht es ja um 
Kategorien der Dimensionalität respektive der  
Größenverhältnisse, die immer auch perspektivische 
Blickverhältnisse adressieren. Unter Bezugnahme  
auf Colominas Klassiker The Split Wall: Domestic 
Voyeurism  1 könnte man deine Ausstellung daher auch  
als Versuch sehen, das archetypische, allerdings  
auch allzu binär gedachte Verhältnis zwischen weib-
lichem Körper und männlichem Blick darzustellen 
und umzukehren.

AD (lacht) Erst mal zum Ausstellungsraum. Interessant war 
für mich, dass der Raum Häuslichkeit hat, aber auf 
eine erhabene Art sophisticated, also nicht wie etwa 
eine nullachtfünfzehn Wohnung. Es gibt dort extrem 
hohe Decken. Es ist ein würfelförmiger Raum, der 
aber imposant wirkt, mit Stufen, die man innerhalb des 
Raumes hinter einer Wand hochgehen kann und von 
oben auf einer Empore bzw. einem Balkon herunter 
auf die Gesamtfläche schaut. Mit der Höhe dieses 
Raums zu arbeiten, eröffnet die Möglichkeit, dass 
Besucher, die diese Stufen hochgehen, einen Überblick 
(Über-Blick) bekommen. Da bekommt man diese  
Art von Blick, ein dominanter Blick könnte man damit 
meinen. Ich wollte mit den Raumrelationen spielen 
und dann auch damit, Objekte so einzufügen, dass sie 
entweder ihre Funktionalität verlieren, wie z. B.  
diese bankartigen Arbeiten, die den Raum definieren 
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Untitled, Skulptur, 2016
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Untitled (She Sees Nothing, Index), Collage, 2016, She Sees Nothing, Sammlung Friedrichshof Stad traum, Wien
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Vage Räume (Var. 10), Collage, 2018
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Installationsansicht Untitled (She Sees Nothing, Var. 1–60 & Index), 2016, She Sees Nothing, Sammlung Frie drichshof Stadtraum, Wien
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Installationsansicht (Ausblick Empore) She Sees Nothing, 2016, Sammlung Friedrichshof Stadtraum, Wien
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Raised Hide, Skulpturen, 2016, She Sees Nothing, Sammlung Friedrichshof Stadtraum, Wien
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Detailansicht der Serie Untitled (She Sees Nothing, Var. 1–60 & Index), Collage und Zeichnung, 2016, Sammlung Friedrichshof Stadtraum, Wien
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Detailansicht der Serie Untitled (She Sees Nothing, Var. 1–60 & Index), Collage und Zeichnung, 2016, Sammlung Friedrichshof Stadtraum, Wien
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oder dominieren auf eine Art. Auf der anderen Seite 
wirken sie wie eine Grafik: So eine Zeichnung, die  
in den Raum gezeichnet wird. Direkt dahinter ist ein 
weiteres Holzobjekt zu erkennen gewesen, eine  
Art Tisch, der von Charlotte Perriands Design inspi- 
riert war. Ich habe das Original dazu auf einem Foto 
gefunden, eine Abbildung, auf der ein Ecktisch –  
ursprünglich gedacht als platzsparender Sekretär  
in einem Chalet – in einer Raumecke zwischen zwei 
Fenstern platziert ist. Im Sammlung Friedrichshof 
Stadtraum habe ich dann diesen Tisch da oben hin- 
gestellt, um auf diese Weise einen neuen Punkt im 
Raum zu markieren – wie in einem Koordinatensystem, 
bei dem Objekte die Akzente setzen. Ich habe das 
auch getan, um die Betrachterinnen und Betrachter 
zu verwirren. Man weiß nicht mehr, wie man sich  
da noch positionieren soll, geschweige denn, wie man 
an dem Sekretär noch sitzen kann. Der Titel She  
Sees Nothing suggeriert demzufolge also räumliche 
Desorientierung. Der Eindruck von Desorientiertheit 
sollte aber nicht durch Überladung des Raumes,  
etwa durch die zusätzliche Präsentation von Scheren-
schnitten zustande kommen. Vielmehr ging es um 
den Versuch, bestimmte Akzente aus verschiedenen 
Positionen und Perspektiven betrachtbar zu machen 
und auch in Relation zum Besucher als veränderbar 
erscheinen zu lassen.

SB Dieses She Sees Nothing bezieht sich vermutlich  
auch auf diese berühmte Abbildung von Charlotte 
Perriand mit dem Titel Chaiselongue Against the 
Wall. Colomina und weitere feministische Architektur- 
kritikerinnen haben darauf hingewiesen, dass die 
Designerin auf diese Weise anonymisiert wird. Du be- 
ziehst dich somit explizit auf geschlechteranalytische 
Ansätze innerhalb der Kunst- und Designtheorie. 
Vielleicht möchtest du auch noch mal etwas zu deiner 
Auseinandersetzung mit diesem ganz spezifischen 
Topos feministischer Kritik sagen, demzufolge der 
Schauende, der Sehende und Erkennende – etwa der 
Besucher oder der Tourist – strukturell männlichen 
Geschlechts ist, während die Frauen in ihrer tradierten 
Rolle als voyeuristisch betrachtetes Objekt selber 
nicht sehen.2

AD … und die Objekte sein können oder sind.
SB … oder Teil des hier betrachteten Objekts werden.
AD Das erinnert an das Zitat aus dem Text Colominas, das 

ich abgewandelt zum Titel gemacht habe: Sie ist wie 
ein Attachement der Wand. Wenn man She Sees Nothing 
hört und diese Abbildung in Kombination dazu be-
trachtet, denke ich zum einen: Sieht toll arrangiert aus 
wie Charlotte Perriand dort liegt. Man muss natür- 
lich wissen, dass sie das ist. Das Bild ist allerdings 
sehr bekannt. Sie sieht fast drapiert aus. Sie schaut zur 
Wand und sie stellt dadurch auch ein Objekt der 
Begierde dar. Das und wie sie dort liegt und zur Wand 
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Console View, Skulptur, 2016, She Sees Nothing, Sammlung Friedrichshof Stadtraum, Wien
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Untitled (She Sees Nothing, Var. 15), Zeichnung, 2016
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Teilstück Chapeau Chinois MMXV, 2016, Bildhauerateliers Akademie der bildenden Künste Wien
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Studien zu She Sees Nothing, 2016 Studien im Freien zu She Sees Nothing, 2016

schaut, hat etwas von einem Fetisch. Es gibt aber  
auch viele weitere Interpretationsmöglichkeiten für 
dieses Bild. Damit wollte ich spielen, auch indem  
ich She Sees Nothing von Colomina zitiere. Die Pro-
duzentin selber: Sieht die jetzt gar nichts? Oder: 
Habe ich als Produzentin gar nichts sehen können? 
Bin ich nicht vorhanden in dem Raum? Oder bin  
ich Objekt? Bin ich nur Betrachterin in dem Raum?  
Bin ich wirklich die Macherin, denn als Macherin 
musst du ja sehen können (lacht).

SB Als Macherin musst du die Sphäre der Produktion 
reklamieren und nicht allein die traditionell weiblich 
codierte Sphäre der Reproduktion.

 AD Richtig, ja. Da spielt noch mit hinein, dass ich Zeich-
nungen produziert habe, die keine richtigen Zeich-
nungen in meinen Augen sind, weil ich präziser 
zeichnen kann, aber ich musste diese Flächen füllen  
– nicht unbedingt wie einen geschriebenen Text. 
Eigentlich wollte ich damit verdeutlichen, dass ich dort 
etwas produziert habe, also etwas abgearbeitet  
habe. Wobei das Verb abarbeiten passt nicht so richtig.

SB Eher Durcharbeiten?
AD Ja, eher so.
SB Es gibt in deinen Arbeiten ein großes Spannungsver-

hältnis zwischen funktionalen Objekten und gestisch- 
abstrakten Bildern. Architektonische Funktions- 
elemente sind, wie du am Anfang beschrieben hast, 
der Ausgangspunkt deiner künstlerischen Auseinan-
dersetzung mit Bildern moderner Interieurs. Dazu 
gehört auch die Architekturzeichnung, in denen du 
verschiedene Elemente in die Fläche setzt und  
zwischen Zwei- und Dreidimensionalität spielst. Ich 
dachte zunächst, dass das Gestisch-Abstrakte eine 
neuere Entwicklung in deiner Arbeit darstellt. Aber 
das stimmt nicht. Du hast schon früher gestisch- 
abstrakt gezeichnet. Liegt in der Gleichzeitigkeit und 
Wiederholung unterschiedlicher Darstellungsmodi 
der Versuch einer Über- oder Umschreibung von 
Referenzen?
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Untitled (She Sees Nothing, Var. 19), Zeichnung, 2016
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Untitled, Skulptur, 2018
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Zeichnung mit Daumen, Skizze, 2018 Objekt mit Daumen, Skulptur, 2018

AD Das ist etwas kompliziert zu erfassen für mich. Dieses 
Spannungsfeld entsteht einmal dadurch, dass ich bei 
den Abbildungen, die ich betrachte, die ich zunächst 
für Recherchezwecke verwende, Wohnarchitektur  
anschaue, die per se erst mal dazu da ist, funktional zu 
sein. Aber ich betrachte sie oft anders. Ich ordne  
diese Darstellungen von funktionalen Gegenständen, 
Möbeln, Interieurs, Räumen anders ein. Ich betrachte 
sie als Grafik, als grafische Darstellungen und Zeich-
nungen. Und im Zuge dessen schaue ich mir dann 
auch an, wie bestimmte Architektinnen und Architek-
ten zeichnen. Was macht eigentlich eine Architektur-
zeichnung aus? Was charakterisiert eine Skizze? Eine 
Entwurfszeichnung? Was passiert in dem Moment, 
wo etwas schnell hingekritzelt wird? Eine Ideenskizze, 
die eine eigenständige Zeichnung sein könnte.

Beim Betrachten dieser Architekturzeichnungen 
und Architekturfotografien entsteht dann bei mir  
die Lust, Entwurfszeichnungen zu entwickeln, die nur  
Zeichnung sein sollen. Sie sollen keinen Zweck haben, 
nicht nachgebaut werden. Wenn ich hin und wieder 
Entwurfszeichnungen mache, dann sehe ich diese als 
Konstruktionszeichnungen. Ich zeichne etwas, das 
ich dann baue oder bauen lasse. Es gibt auch Zeich-
nungen, wo nur der Strich spannend ist, wo eine 
Empfindung deutlich werden soll: die Hastigkeit einer 
aggressiv gezeichneten Fläche, etwas unbeholfen 
Gezeichnetes. Ich möchte mit Zeichenstrichen spielen, 
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Untitled, Skulptur, 2018
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Detailansicht Kleine Bushaltestelle, Installation, 2015, Our Hands Are Feet 1, Miky Burg, Dresden
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Becomin’ Alive by Eileen (Floor Lamp, Var. 4), Skulptur, 2015, I Mean, These are all Objects Bec omin’ Alive by Eileen, Charlotte and Janette, Vienna Art 
Week, Akademie der bildenden Künste Wien
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Untitled, gemeinsames Werk von Ahu Dural und Ida Westh-Hansen, 2015, Grün und Blau, Akademie der bildenden Künste Wien
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Installationsansicht Oturma Iğdır, Oturma Roquebrune-Cap-Martin, Skulpturen, 2016, Ein Anderes Land / Bir Başka Ülke, VbKÖ, Wien
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Detail Oturma Iğdır, Oturma Roquebrune-Cap-Martin, 2016, Ein Anderes Land / Bir Başka Ülke, VbKÖ, Wien
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Aquarelle CP, Aquarell auf Leinwand, 2015, Teil der Installation I Mean, These are all Objects Becomin’ Alive by Eileen, Charlotte and Janette

auch, um mir zu erlauben, Flächen entstehen zu 
lassen, die nicht schön aussehen. Flächen oder Zeich-
nungen, die nicht kontrolliert sind, finde ich spannend. 
Beim Scherenschnitt ist interessant, dass aus flach 
automatisch dreidimensional wird. Und man kann  
ihn unendlich mit einem funktionalen Objekt kombi-
nieren. Das ist vielleicht das Spektrum, von dem  
du sprichst. Wenn ich in einem Raum eine Installation 
mache, dann denke ich: Hey, ich kann hier so arbeiten 
und Dinge setzen, wie auf einer Papierfläche.

SB Also insofern geht es allererst um das Spannungsver-
hältnis von Zwei- und Dreidimensionalität, das  
sich ja, wie mir das gerade in der Wiener Ausstellung 
so positiv aufgefallen ist, als physischer Raum und  
als illusionistisches Raumbild vermittelt. Ich hatte den 
Eindruck, dass du dabei immer auch von den ganz  
und gar konkreten Wahrnehmungsbedingungen und 
dem situierten Blick ausgehst. Vor dem Hintergrund 
deines feministischen Interesses wäre für mich die 
Frage, ob und wie die sich hier aufdrängenden kunst-
historischen Referenzen, so die phänomenologische 
Minimal Art-Ästhetik einmal mehr zum Austragungs-
ort eines Re-Genderings wird – ein Moment, der  
den sog. Sozio-Minimalismus seit den 1980er und 
90er Jahren stark geprägt hat.

AD Ich glaube, dass mich das Studium an der Akademie 
in Wien stark geprägt hat. In der Hinsicht, dass  
ich tatsächlich das Gefühl hatte, mich interessieren 
Theoriekurse, die ein Spannungsfeld zwischen  
Feminismus und kritischen Positionen mit neuem 
Ansatz öffnen. Es gab einige Kurse, in denen mir klar 
wurde, dass ich mich mit bestimmten Künstlerinnen 
näher befassen möchte. Wichtig war mir dabei,  
diesen ewig männlich dominierten Kanon der Kunst-
geschichtsschreibung aufzubrechen. Wovon auch  
im Text Patrilineage  3 von Mira Schor die Rede ist. In 
diesem Text heißt es, dass im akademischen Kunst-
kontext immer wieder auf die gleichen Namen bzw. 
Intellektuellen Bezug genommen wird. Bestimmte 
Seminare an der Akademie haben diesen Kanon auf- 
gebrochen, das hat mich total angezogen. Ich dachte: 
Wow, das ist mal eine frischere Betrachtungsform! 
Auch wenn das 20. Jahrhundert wieder und wieder die 
zeitliche Referenz dafür ist. Vor allem Kurse von  
dir, aber auch ein Kurs mit dem tollen Titel Female 
Souls at Work der Gastdozentin und Künstlerin Mirjam 
Thomann waren sehr inspirierend. Was ist in der 
Kunstwelt passiert, das Frauen anders gemacht haben, 
anders machen? Im gleichen Zuge kam ich bei der 
Recherche auf Architektinnen – auch beeinflusst durch 
mein Studium der Bildhauerei. Diese Beschäftigung, 
nicht nur mit Architektinnen, sondern auch mit 
Künstlerinnen hat schließlich auch mit meiner Soziali-
sation zu tun. Ich bin mit zwei jüngeren Schwestern 
aufgewachsen und meine Mutter habe ich viel häufiger 
und intensiver im Alltag erlebt als meinen Vater:  
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Objektraum (weiß), Collage, 2018
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Ohne Titel (Janette Laverrière, Raumbild, S. 20), Laserdruck, 2018, Teil der Installation Rituals and Architecture
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Anatolian Borders, 2014, Plakat zu autobiografischem Animationsfilm

Ich erinnere mich vor allem an ihre Produktivität. Sie 
ist weder Künstlerin, noch Akademikerin, noch 
Architektin, aber sie ist eine extrem produktive Frau. 
Obwohl mein Vater auch sehr produktiv war und 
sogar künstlerisch weitaus talentierter als meine 
Mutter, war er für mich eher der passive Part in der 
Erziehung von uns Kindern. Und ich glaube daher 
kommt es auch und liegt nahe, dass ich als Tochter 
meiner Mutter changiere zwischen der Frage:  
Was hat meine Mutter für mich getan? Und: Was haben 
andere Frauen für die nächsten Generationen getan? 
Somit habe ich aus diesem persönlichen, aber auch 
universellen Bezug heraus mehr nach Architektinnen 
und Künstlerinnen Ausschau gehalten.

SB Das ist ja auch schon Thema in einem deiner frühen 
Animationsfilme: Einerseits in Gestalt einer kritischen 
Bezugnahme auf die dominante Kunst- und Kultur- 
geschichte und andererseits auf deine persönliche 
Biografie.

AD Der Animationsfilm Anatolian Borders ist ein Film 
über den Herkunftsort meiner Familie. Eine weitere 
dokumentarische Arbeit heißt Birlikte | Zusammen.

SB … ein Film über deine Cousine und deine Schwestern.
AD Genau, aber hauptsächlich ein Kurzfilm über meine 

Eltern.
SB Das ist ein Film, der auch Geschichte der Einwande-

rung damals so genannter Gastarbeiter*innen doku-
mentiert. Diese Geschichte behandelst du im Rahmen 
geschlechter-, migrations- und klassenspezifischer 
Diskurse, weil die Situation für die oftmals gut ausge-
bildeten Frauen noch mal eine ganz andere, mit  
spezifischen Rollenkonflikten einhergehende Her-
ausforderung darstellte als für die Männer, die  
von Fabriken und Handwerksbetrieben angeworben 
wurden und ihrerseits mit Diskriminierung und 
diesen einhergehenden Widersprüchen bezüglich 
sozialer Rollenerwartungen zu kämpfen hatten.

AD Mein Vater hat tatsächlich in der Textilfabrik gear-
beitet.

SB Die Frauen mussten mitarbeiten, um das Geld für die 
Familie zusammenzubekommen, etwas, was man  
von proletarischeren Familien natürlich auch kennt.

AD Oder auch aus Ostdeutschland.
SB Doch zugleich beschreibt das ja auch eine Eman- 

zipationsgeschichte hinsichtlich der bürgerlichen 
Vorstellung vom männlichen Alleinernährer.

AD Zumindest sollte das kommunistische System ihnen 
den Eindruck vermitteln.

SB Trotzdem blieben Geschlechterhierarchien und  
Diskriminierungen sog. Gastarbeiter*innen Bestand-
teil der dominanten Sozialstruktur. Dieser Punkt  
ist insofern interessant, weil gerade Arbeit- und Pro- 
duktionsverhältnisse für deine Diplomarbeit eine 
große Rolle spielte. Ich erinnere mich, dass die von 
dir angesprochene Produktivität deiner Mutter 
Bestandteil deiner künstlerischen Konzeption war und  
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ist: So lässt sich in deinen Zeichnungen dieses für  
dich wichtige Moment des Ab- und Durcharbeitens  
erkennen.

AD Um auf das Biografische zurück zu kommen: Meine 
Mutter kam mit elf Jahren in Begleitung ihrer bereits 
in Berlin lebenden Tante nach Berlin. Sie ist die 
Mittlere von neun Geschwistern. Der Ursprungsge-
danke hinter der Trennung von ihrer Familie und dem 
Umzug nach Deutschland war eigentlich ein positi-
ver: Kurz zuvor war ihr Vater, das Familienoberhaupt, 
relativ jung gestorben. Meine Mutter sollte als die 
mittlere von neun Geschwistern die Möglichkeit be- 
kommen, sich einen gewissen Wohlstand erarbeiten zu 
können, aber zunächst musste sie ihre Familie in  
der Türkei finanziell unterstützen. Für eine Elfjährige 
aus ihrer gewohnten Umgebung und von ihren Ge-
schwistern so losgerissen zu werden, war überhaupt 
nicht einfach. Die ersten Jahre bei ihrer Tante waren 
sehr schwer, da sie die Kinder der Tante betreut  
hat und gleichzeitig Heimweh hatte. Sie hat durch diese 
Situation allmählich begriffen, dass sie finanziell 
schnell unabhängig werden musste und ihre eigene 
Familie gründen wollte. Der Großteil der Gastarbei- 
terinnen war darauf getrimmt, in Fabriken zu arbeiten, 
um viel anzusparen und dadurch ihre Familien zu  
unterstützen und Wohlstand zu erlangen. Bei meiner 
Mutter kam erschwerend hinzu, dass sie sehr jung 
diese Trennungserfahrung gemacht hat und sich 
dadurch früh bewusst wurde, dass finanzielle Unab-
hängigkeit und eine eigene Familie zu gründen  
ihre Ziele waren. Sie fing schließlich mit 16 Jahren 
bei der Firma Siemens in Siemensstadt im damaligen 
Westberlin an. Zuvor absolvierte sie die Hauptschule 
binnen zwei Jahren. Durch die Lebensumstände trägt 
sie so eine extrem produktive Energie in sich, es ist 
fast eine obsessive Energie. Das hat aber auch sicher 
mit ihrem Charakter zu tun und nicht nur mit ihrer 
Arbeit, wobei es Akkordarbeit mit guter Bezahlung 
war. Wir als Kinder haben immer ihren Drang gespürt, 
etwas durch Fleiß zu erreichen. Die Diplomarbeit  
war auch ein Versuch, ihre Energie, ihre Arbeitswut in 
die Arbeiten hineinzustecken, oder zumindest den 
Geist davon. Ich habe mir vorgestellt, wie das für sie 
gewesen ist, die tägliche Routine ihrer Arbeit. Aber 
für mich ist es leider keine Routine, Collagen zu ent- 
wickeln. Warum eigentlich nicht? Es ist komisch,  
das miteinander zu vergleichen, also künstlerische 
und industrielle Serienfertigung, aber für mich  
war es einfach wichtig, diesen Geist der Produktivität 
der Arbeit meiner Mutter in den Collagen aufleben  
zu lassen, in einer anderen Form.

SB Weist das Motiv des Abarbeitens auch eine Verbindung 
zu den oftmals mit weiblicher Kreativität verbundenen 
angewandten Künsten auf, auf die du dich immer 
wieder, vielleicht auch mit dem Ziel einer Dehierarchi-
sierung von High und Low Art beziehst?
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She is Almost Attached to the Wall (Var. 5), Collage, 2016
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She is Almost Attached to the Wall (Var. 4), Collage, 2016
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She is Almost Attached to the Wall (Var. 1), Collage, 2016
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She is Almost Attached to the Wall ( Var. 6), Collage, 2016
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She is Almost Attached to the Wall (Var. 3), Collage, 2016
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Material zur Collagenserie She is Almost Attached to the Wall, 2016 Zeichenhand

AD Ja, schon. Wenn ich die Worte, die du sagst, für mich 
filtere, die Gedanken, die ich beim Arbeiten hatte, 
dann ging es darum, welche Absicht hat das Arbeiten? 
Es geht für mich darum, zu zeigen, man kann sich 
etwas erarbeiten – sich wohin arbeiten, aus dem eigenen 
produktiven Tun etwas erreichen. Etwas, was mit zu 
wenig Aufwand, zu wenig Einsatz, untergehen würde. 
Dieses Kämpferische, sich hinarbeiten, spielt da  
eine Rolle. Die Architektinnen, mit denen ich mich 
beschäftigt habe, waren privilegiert. Das ist mir auch 
im Laufe der Zeit erst richtig klar geworden. Bei-
spielsweise entstammt Eileen Gray einer Adelsfamilie 
und hatte das Privileg schon zu der damaligen Zeit, 
nach Paris reisen zu können. Dass sie überhaupt die 
Zeit und die Ressourcen zum Experimentieren und 
Entwerfen hatte, ist sicherlich etwas Besonderes.  
Sie hatte die Freiheit, Zeit für ihre Interessen anstelle 
von Lohnarbeit aufzubringen. So konnte sie ihre  
eigenen Dinge entwickeln. Wenn man sowohl ihren 
Lebenslauf als auch den von Charlotte Perriand 
betrachtet, wird klar, dass sie sich trotz ihrer privile-
gierten Stellung oder vielleicht gerade wegen ihrer 
privilegierten Stellung in Männerdomänen durchset-
zen konnten. Die Parallele zu meiner Mutter sind 
nicht solche sozialen Privilegien, sondern, dass sie 
sich durch ihr eigenes Erarbeiten eine sehr gute 
Existenz sichern konnte. Man könnte eigentlich sagen, 
dass sie sich das Privileg erarbeitet hat. Bei den 
Architektinnen kam die ganz große Anerkennung 
dennoch erst im fortgeschrittenen Alter, teilweise  
erst posthum.

SB Ist diese von dir beschriebene Dialektik von Produk-
tion / Produktivität und sozialem Status ein weiterer 
Pol, von dem aus man dein künstlerisches, vor allem 
zeichnerisches Vorgehen auch in formaler Hinsicht 
betrachten könnte? Diese Frage betrifft natürlich auch 
deine ästhetischen Vorlieben.

AD Methoden des Zeichnens sollten einen Ausbruch 
ermöglichen. Wo du dich nicht selbst kontrollieren 
darfst, damit du weniger Kontrolle über den ein- 
zelnen Strich hast und du wirklich flächig arbeiten 
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She is Almost Attached to the Wall (Var. 7), Collage, 2016
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Lee Lozano, Zeichnung, ca. 1961 (schwarzweiß Ausschnitt der farbigen Zeichnung)

kannst. Aber noch mal zu der Art, wie man produktiv 
sein kann, also die Form der Arbeit: Es ist das Manu- 
elle, was mich reizt. Meine Mutter war zwar innerhalb 
einer Serienproduktion tätig, es war aber auch bei  
ihr immer ihre eigene Hand, die sie beansprucht hat. 
Sie musste mit Hilfe einer Pinzette Mikrochips  
bestücken. Für mich gehört zu manueller Arbeit alles 
Mögliche dazu, wie z. B. Gegenstände herumräumen, 
meistens auch Arbeiten, bei denen ich denke: Oh 
Gott, ich hoffe diese Hand geht nicht kaputt. Das Zeich-
nen im Besonderen hat sehr viel mit der Schreibhand 
zu tun. Somit die Hand, mit der du ein Leben lang  
das Feinmotorische trainierst ohne nachzudenken.  
Und das Gestische, das war wirklich für mich eine 
Möglichkeit oder Maßnahme, großflächig zu arbeiten: 
eine Möglichkeit, ein Rauschen oder Brüche zu 
erzeugen.

SB Geht es beim Zeichnen nicht auch um eine dem Schrei-
ben vergleichbare Tätigkeit?

AD Alles, was man über die Jahre erfahren hat an Theorie, 
an Wissen durch Gespräche, Bild- oder Textanalysen, 
wenn man das anwendet, dann ist es für mich eine  
Art Rauslassen. Aber Rauslassen eben nicht durch das 
Schreiben einer wissenschaftlichen Arbeit. Es geht 
darum das Wissen rauszulassen, indem man über die 
Zeichnung oder das Bauen einer Skulptur etwas 
physisch durchexerziert und das daraus resultierende 
visuelle Werk zeigt. Ich habe mir ein Detail einer 
Zeichnung von Lee Lozano aus dem Jahr 1961 ange-
schaut und mir die Frage gestellt: Wie kann ich 
aggressiver zeichnen? Diese Schnelligkeit, die aggres-
siveres Zeichnen hat, kann wie Schrift wirken, aber  
es war keine Schrift in dem Sinne. Es ging mir auch 
darum: Das, was ich gelesen habe, noch einmal 
visuell neu zu interpretieren. Meinst du das?

SB Vielleicht geht es auch um Affekte wie Lust und Aggres-
sion, die beim oder durch das Arbeiten entstehen  
(AD lacht). Das spielt ja auch in das obsessive Ab- und 
Durcharbeiten von Etwas hinein und geht über plausi-
bilisierende Referenzen hinaus. Es geht also durchaus 
um etwas Überschüssiges, etwas Erratisches, nicht 
sofort Lesbares, um einen Gestus, der sich von den 
ursprünglichen Referenzen wieder ablöst.

AD Schön, wie du es gerade beschreibst. So präzise hätte 
ich es gar nicht selbst sagen können (lacht). Ja, es 
spielt mit hinein, dass ich Dinge verrücken möchte. 
Der Moment, in dem man Ideen bekommt beim Mit- 
einander-Sprechen, in Seminaren oder mit Freunden. 
Also im Dialog – finde ich – ist man viel aktiver am 
Ergründen einer Sache, als wenn man etwas alleine für 
sich ließt. Das ist der Moment der Analyse für mich. 
Und ich mag visuelle Dinge, die nicht auf den ersten 
Blick klar zu erkennen sind, sondern bei denen  
man eine Schicht darunter schaut und einem nicht 
beim ersten Betrachten klar wird, worum es sich 
genau handelt, welche Aussage zum Beispiel ein Bild 
haben soll. Gedanken, die nicht von der Stange sind, 
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Detailansicht I Mean, These are all Objects Becomin’ Alive by Eileen, Charlotte and Janet te, 2015, Vienna Art Week, Akademie der bildenden Künste Wien
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Untitled, gemeinsames Werk von Ahu Dural und Ida Westh-Hansen, 2015, Grün und Blau, Akademie der bildenden Künste Wien
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Untitled, Zeichnung, 2016
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etwas, das einen zweiten Blick benötigt: Das finde ich 
spannend. In einem Seminar von dir hast du einmal 
Gemälde aus dem Impressionismus so analysiert, wie 
man es eher selten erlebt. Wie du es gemacht hast,  
da fand ein Umlenken des Blicks statt. Aspekte, die 
man nicht auf den ersten Blick sah, wurden in deiner 
Beschreibung sehr deutlich. Auf welche Gedanken 
Bilder einen bringen können, finde ich schön; dies ist 
ein Moment des Umwandelns. Dieses Umwandeln  
von etwas, das erst mal flach wirkt, ein Gemälde mit 
verschiedenen Ebenen, das beim mehrmaligen An-
schauen – neben Farbigkeit, Bildaufteilung, Symbol-
gehalt etc. – noch weitere Aspekte eröffnet. Und 
dieses Dritte, das finde ich spannend! Das überlege 
ich manchmal, wenn ich Gegenstände betrachte  
oder Architekturfotografie: Was kann ich denn damit 
machen, dass es etwas Drittes wird? Manchmal nehme 
ich gewisse Dinge als Inspiration, bei einer Appro- 
priationsarbeit kopiere ich augenscheinlich etwas,  
aber es handelt sich dabei um ein anderes Kopieren. 
Ich möchte die Freiheit haben, etwas wirklich ganz 
bewusst als Inspirationsquelle aufzuzeigen, dass man 
sieht, wo etwas herkommt, aber auch, wie etwas 
durch mich hindurch gegangen ist: Dass mich dieses 
Etwas zu einer neuen Idee inspiriert hat, aber auch, 
dass es durch mich verschoben wurde. Es macht Spaß, 
Dinge zu verschieben. Das funktioniert wie eine 
Analyse, nicht? Du versuchst bei einer Bildanalyse, 
jede Seite, jedes Merkmal zu untersuchen, zu schauen, 
was liegt unter der Oberfläche? Man kann ein Bild  
auf die eine oder andere Art betrachten, eine These  
dazu aufstellen oder es neu interpretieren. Ist das  
sehr abstrakt?

SB Im Gegenteil.
AD Man arbeitet ja visuell genauso, dass man Dinge 

verschiebt. Wenn man Kompositionen macht, probiert 
man etwas aus.

SB Du agierst ja zugleich sehr professionell, vor allem, 
wenn ich dein Know How im Bereich des Grafikdesigns 
betrachte. Das hast du meines Wissens auch studiert.

AD Es war der Fachbereich Visuelle Kommunikation, aber 
die Klasse für Illustration.

SB Was bedeutet dieser Wechsel für dich? Der Bereich der 
bildenden Kunst ist ja eher und zunehmend prekär –  
kein Reich der Freiheit und der Glückseligkeit per se. 
Dennoch bildende Kunst um der Unabhängigkeit 
willen?

AD (lacht) Das Folgende würde jetzt wahrscheinlich jeder 
zweite Künstler sagen: Ich bin ein freiheitsliebender 
Mensch. Es hat etwas mit Charaktereigenschaften zu 
tun, welchen Beruf man wählt. Und ich bin ein extrem 
freiheitsliebender Mensch bzw. habe ein großes 
Unabhängigkeitsverlangen. Sobald ich das Gefühl 
habe, auf meine Entscheidung wird Druck ausgeübt, 
fühle ich mich eingezwängt. Das kann durch die Ein- 
flussnahme der Eltern passieren oder den Partner,  
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Chapeau Chinois MMXV, Installation, 2015, Our Hands Are Feet 3, Synkoop, Wien
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Ausstellungsansicht Becomin’ Alive by Janette (Office Chair), Skulptur, 2015, Vienna Art Week, Akademie der bildenden Künste Wien
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Coupole, Skulptur, 2018, Rituals and Architecture, Doppelausstellung mit Klara Meinhardt, Bibliothek der Akademie der bildenden Künste Wien 
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Metallraum (Var. 1), Zeichnung, 2018
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die Partnerin. Durch die gesellschaftliche Ordnung 
oder das Umfeld kann ich nicht sagen, aber durch  
die Vorstellung des Elternhauses, welcher Beruf gesell-
schaftlich ordentlich und vertretbar wäre, ganz nach 
dem Motto: »Werde doch Architektin oder arbeite 
etwas, das mehr Sicherheit bietet.« oder »Bitte geh 
nicht so oft Party machen.« Und diese Haltung fand  
ich erdrückend. Je mehr man eingezwängt wird, desto 
mehr möchte man ausbrechen, das ist ein natürlicher 
Vorgang. Man braucht dennoch beides: Freiheit  
und Druck, Freiheit und Ordnung, Freiheit und Pro- 
duktivität oder Freiheit mit geregeltem Alltag. Was 
Ordnung angeht, müsste ich noch viel strukturierter 
und organisierter sein, um mich zurechtzufinden.  
Je mehr Ordnung in meinem Arbeitsbereich herrscht, 
desto größer ist das Gefühl von Sicherheit. Wenn 
Dinge nicht erledigt sind, dann bekomme ich wirklich 
Panik. Auf der anderen Seite verdränge ich es auch 
ein Stückweit, bis es erledigt werden muss. Ich möchte 
aber auch die Freiheit haben, nicht in so einem Tunnel 
zu sein, wo es nur in eine einzige Richtung geht,  
man nur eine Wegrichtung ablaufen kann. Das ist zwar 
wie ein Wegweiser, wenn man nur diesen einen Weg 
geradeaus laufen soll und sich durchbeißen muss, aber 
ich würde in dieser Art von Tunnel stehen bleiben  
und heulen, wenn es keinen einzigen Seitenpfad gäbe. 
Das war jetzt keine gute Metapher, aber ich habe 
diesen schwierigen Job gewählt, weil ich merkte, mit 
dem, was ich produziere und das was mich interessiert, 
durchstreife ich bestimmte Felder. Das kann z. B.  
der Bereich des Tischlerns sein oder Interieurdesign, 
auch Grafikdesign, Illustration, aber all das macht 
mich depressiv, wenn ich mir vorstelle, nur innerhalb 
dieses Feldes und nur innerhalb einer Auftragssitua- 
tion bleiben zu dürfen. An einem bestimmten Projekt 
illustrativ zu arbeiten, macht total Spaß. Aber so  
ein Zaun drum herum würde mich stören. Wobei ich 
sagen muss, dass auch unbegrenzte Freiheiten de- 
pressiv machen können: Viele werden gerade wegen 
solcher Bedingungen depressiv, behauptet man.

SB Weil die Freiheit ein großes Meer ist, in dem man / frau 
vor lauter Möglichkeiten ertrinken kann. Freiheit ist 
wohl ohne Rahmenbedingungen nicht zu haben.

AD Die Zäune sind Ausstellungen, Aufträge oder Sammler, 
die du leisten, bekommen oder erreichen sollst.

SB Der Beruf der Künstlerin hat ja schließlich auch mit 
dem Versprechen auf eine verbesonderte Subjektivität 
zu tun? Dir geht es, wie du in Bezug auf deine Mutter 
erklärt hast, immer auch um Subjektivierung durch die 
Form des künstlerischen Arbeitens.

AD Ja, schon. Ich möchte über mein Werk definiert werden 
und dadurch Selbstbestätigung erhalten. Die Einstel-
lung, dass du dich selber kontrollieren musst, damit 
es nicht andere tun, hatte meine Mutter auch ganz 
stark. Diese Selbstdisziplin und Selbstkontrolle, dieses 
Durchziehen, dieses Strengsein mit sich, ist hart und 
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Ohne Titel (Var. 15), Zeichnung, 2016
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Handraum (Var. 1), Collage, 2018
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Detailansicht Zwischen den Laken, Installation, 2017, SOX, Berlin
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She Sees Nothing, Collage, 2016
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Installationsansicht Zwischen den Laken, 2017, SOX, Berlin
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Installationsansicht Zwischen den Laken, 2017, SOX, Berlin
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Installationsansicht Ohne Titel (Cady, Coupoles), Laserdruck, 2018, Teil der Ausstellung Rituals and Architecture
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Studie mit Seil, 2015 Teilstücke der Installation Chapeau Chinois MMXV, 2015

bei mir nicht so stark ausgeprägt. Die Strenge meiner 
Mutter und ihre patriarchalisch geprägten Regeln 
haben mich tendenziell gestört. Das hat sich später 
aber sehr gelockert. Sie hat täglich ihre Arbeit ge- 
leistet, monatlich ihren Lohn bekommen und fertig. 
Und das hat sie vorangetrieben. Bei mir muss es  
auch zwangsläufig so werden, damit ich von meiner 
Arbeit besser leben kann. Aber trotzdem habe ich  
die Freiheit selber zu wählen, woran ich arbeite: Die 
Methoden, die ich anwende oder mein körperlicher 
Einsatz können variieren.

SB Und hier ist die Kunst möglicherweise auch der Ort, 
an dem bestimmte Werte, die uns als soziale Subjekte 
eingeschrieben sind, reflektiert und zurückgewiesen 
werden können – womit ich nicht sagen will, dass dies 
in anderen Berufen nicht möglich ist – aber hier wird 
die eigene Subjektivierung zum sichtbar verhandelten 
und verhandelbaren Sujet – klarerweise auf eine ver- 
hältnismäßig luxuriöse Weise. Das ist ja offenkundig 
auch dein Thema: Was ist das, was mich als Künstle- 
rinnen-Subjekt in ein Verhältnis zu anderen sozialen 
oder gesellschaftlichen Subjektpositionen setzt?

AD An einer Akademie zu studieren ist überhaupt ein 
Privileg, dass man überhaupt Kunst studiert und ein 
Diplom absolviert.

SB Um noch einmal auf Colominas Text zurückzukom-
men, der die Architektur von Loos, aber letztendlich 
auch von Le Corbusier als Theaterboxen, als Box of 
Theater, bezeichnet. Es handelt sich somit um Räume, 
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die wie Bühnen zur Erprobung und Darstellung der 
einen Subjektivität fungieren, wo es Zuschauer*innen 
gibt und damit ein implizites Außen, das an der 
performativen Produktion und Repräsentation von 
Subjektivität teilhat.

AD Bühnen, auf denen man  / frau als Zuschauerin oder 
Zuschauer gelenkt wird.

SB Der weibliche Körper wird, da kommen wir wieder auf 
die Idee der potenziell transformierenden Blickpers-
pektiven zurück, immer auch durch multiple Interak-
tionen mitpositioniert. Ist der als Raum symbolischer 
Veränderung gedachte Topos des Theaters für deine 
Entwürfe entscheidend?

AD In Colominas Text über die Architekturfotografien  
Le Corbusiers kommt der besagte Abschnitt über die 
fragmentierte Repräsentation der Frauen vor, das 
heißt über die Tatsache, dass sie meist nur von hinten 
zu sehen sind, wo man nur den Hinterkopf sieht;  
oder eine am Tisch sitzende Frau, die mit einem Kind 
spielt und ebenfalls nur von hinten zu sehen ist –  
wie bei diesem berühmten Bild von Charlotte Perriand,  
über das wir zu Anfang gesprochen haben. Da gab  
es ja auch in seinen Fotos Props, dass da ein Aschen- 
becher mit Zigarre herumsteht. Ich finde es spannend 
wie sie die Weise beschreibt, mit welcher der Blick 
der Betrachterin oder des Betrachters gelenkt wird. 
In der Installation in der Sammlung Friedrichshof 
Stadtraum sind die Objekte so angeordnet und in so 
einem Größenverhältnis gebaut, dass der Betrachter, 
die Betrachterin – etwas hart ausgedrückt – wie ein 
gelenktes Anhängsel des Raums wirkt. Man konnte 
zwar um die Objekte frei herum laufen, aber man 
musste ja auch unter den Objekten durch. Man wird 
durch die Anordnung der Zeichnung dazu verleitet, 
das Ganze als Einheit und zwar von der Empore aus 
betrachten zu wollen. Die Objekte, die Zeichnungen 
und die Art der Anordnungen waren – wie ich finde –  
dominant angeordnet. Der Raum lenkt extrem durch 
seine Architektur und genau das habe ich aufgegriffen. 
Parcours, ist vielleicht zu viel gesagt, aber ich wollte 
den Besuchern veranschaulichen: Was für Blickpositi-
onen gibt es? Was heißt es, wenn ich Überblick auf 
die Anderen habe? Du konntest ja von oben nach unten 
schauen. Das war für mich interessant, dass die Be- 
trachterin / der Betrachter merkt, wie ihr / sein Blick 
gelenkt wird.

SB Ich denke jetzt an den hohen Schemel, der auf langen 
Stelzen stand, den du gleichzeitig wie einen Schau-
spieler auf der Bühne platziert hast. Wenn du deine 
Rolle beschreiben würdest, wärst du da eher die 
Regisseurin? Wärst du eher Setdesignerin? Was wärst 
du eigentlich? Wie siehst du deine Rolle im Verhältnis 
zu deinem Publikum?

AD Ein Teilaspekt ist auf jeden Fall die Arbeit einer 
Bühnenbildnerin, weil ich etwas szenisch anordne. Ich 
bestimme, welche Farben es gibt, was für Objekte  
es am Set gibt. Die Schemel hätten auch aus Metall sein 
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Vage Räume (Var. 7), Collage, 2018
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Installationsansicht Ohne Titel (Charlotte Perriand, Un Art de Vivre, S.51), Fine Art Print, 2018, Teil der Ausstellung Rituals and Architecture
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können oder schwarz lackiert, oder grob geschnitzt 
aus Ästen. Auf der anderen Seite schreibt man auch 
eine Geschichte oder erzählt eine Geschichte. Ich weiß 
nicht, ob man das als Regie bezeichnen kann, aber … 
man handelt wie eine Anleiterin, die dort einen Raum 
vorgibt und die Betrachterinnen und Betrachter 
müssen das durchlaufen. Wie Theater, bei dem man 
mitmachen muss. Somit ist es die Arbeit einer Bühnen-
bildnerin oder eines Bühnenbildners, aber auch  
der Regie. Und dann noch etwas Drittes. Da ist einfach 
die Freiheit, das selber zu definieren. Ich schaue, 
was passiert. Es kann sein, dass es gar nicht funktio-
niert hat in der She Sees Nothing Ausstellung.

SB Wie war dein Eindruck bei der Eröffnung? Wie haben 
die Leute reagiert? Hattest du das Gefühl, das Setting 
macht etwas mit ihnen? Bewegen sie sich anders? 
Verhalten sie sich anders, als bei einer x-beliebigen 
Ausstellungseröffnung, wo Objekte auf dem Boden 
liegen oder an der Wand hängen?

AD Ja, schon. Ich glaube, die Objekte wurden nicht nur  
als Objekt betrachtet, nach dem Motto: »Da ist ein  
künstlerisches Werk, da steht es jetzt und drum herum 
schließt ein White Cube es ein.« Das war eben nicht 
ganz der Fall, sondern es waren wirklich Raumkonso-
len, Raumfragmente, Teile des Raums fast schon.  
Die Betrachterinnen und Betrachter versuchten zwar 
die Objekte als Objekt anzuschauen, aber die Objekte 
sind dem entwichen. Indem sie irgendwie zu hoch 
waren oder zu sehr mit dem Raum verknüpft wurden. 
Ich fand gut, dass die Besucherinnen und Besucher 
durch den gesamten Raum gelaufen sind. Sie haben 
wirklich den Raum mit den Objekten als Einheit 
wahrgenommen, würde ich behaupten. Viele sind auf 
die Empore und haben auf die ganze Raumfläche 
geschaut …

SB Das habe ich auch gemacht, ja.
AD … und haben die Wand mit den Zeichnungen betrach-

tet. Man versucht natürlich sobald man in so einen 
Ausstellungsraum geht die einzelnen Werke zu be- 
trachten, aber das wollte ich etwas brechen. Auch 
durch Blickpositionen und der Setzung des Referenz-
bilds zum Chalet-Entwurf von Charlotte Perriand.

SB Gleichzeitig spielten die Objekte durchaus an sich und 
in sich auch eine distinkte Rolle, dabei immer in 
räumlicher und optischer Relation zu den anderen 
Elementen.

AD Ich habe so das Gefühl, ich hätte auch eine ganz 
andere Arbeit machen können. Die einzelnen Arbeiten 
selber hätten noch intensiver und für sich, also abge-
trennt vom Raum stehen können. Jedoch fand ich es 
toll diesen Raum bearbeiten zu können und wollte  
das nutzen und daraus einen Mehrwert schaffen. Jetzt 
habe ich wieder Lust nur auf der Papierebene zu 
konstruieren. Also, Collagen zu machen, die nicht 
wie die Collagenserie meiner Diplomarbeit sind, 
sondern wie eine Serie ein paar Jahre zuvor. Aber in 
dem Fall der Ausstellung war es einfach ganz wichtig 
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Mashup (Var. 1), Collage, 2014
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Mashup (Var. 2), Collage, 2014
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Mashup (Var. 3), Collage, 2014
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Mashup (Var. 4), Collage, 2014
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Objektrahmen für She is Almost Attached to the Wall

für mich, zu zeigen, dass die Betrachterinnen und 
Betrachter gelenkt werden können oder verwirrt davon 
sind oder es als zu wenig empfinden.

SB Es ist interessant, dass deine Diplomarbeit – die  
Collagen, von denen du gerade gesprochen hast – viel- 
leicht der Versuch war, alle Elemente, an denen du 
gearbeitet hast, im Format der Zweidimensionalität zu 
verhandeln. Gleichzeitig hat man sie nicht nur als 
Bilder, sondern auch als physische Objekte betrachtet.

AD Die Diplomarbeit bestand ja aus einer Serie von 
großen Papiercollagen, die passender Weise aufgrund 
ihrer Voluminösität in offenen Objektrahmen gezeigt 
wurden. Dazu gibt es einen Text, der die verschie- 
denen Aspekte der Diplomarbeit erklärt: Das Serielle 
der Arbeit, der Aspekt des Performativen daran etc., 
das Gestische an der Zeichnung und dass es Malerei 
tangiert. Und dann ist bei jeder Collage diese Art 
Loch in die Mitte hineingeschnitten. Da fand ich toll, 
dass die Installation nicht alleine mit dem Auge des 
Leinwandbetrachtens gesehen werden sollte, sondern 
der Raum, die Rahmen, das Unfigurative: Das alles 
bildete eine Einheit für mich. Und die Rahmen alleine –  
sie sind eigentlich sehr entscheidend als formelles 
Merkmal [oder Werkzeug], nicht? – ohne Collagen 
sahen sie total skulptural aus, wie aus der Minimal  
Art entsprungen. Sechs riesige offene Rahmen ohne 
Rückwand, sie wirkten wie Umrisse von Rechtecken. 
Diese Rechtecke für sich allein sahen aus wie Kunst der 
1960er Jahre, wie man das vielleicht von einigen 
bekannten Künstler*innen aus der Zeit kennt. Dieses 
Serielle, die Stringenz geometrisch abstrakter Kunst 
aus der Zeit, spiegelte sich da. Und als die Collagen 
ebenfalls hingen, wurde Rahmen und Bild zusammen 
zum Objekt. Ich mag dieses Zusammenspiel aus 
Raum, Bild, Rahmen und Positionen. Auch, dass man 
etwas durch das Ablaufen erfahren kann, das kommt 
auch durch Größenverhältnisse zustande. Das könnte 
man auch als Bühnenbild, Rückwand oder ähnliches 
bezeichnen – so ein Hintergrund.
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Portrait mit Objektrahmen, 2016
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SB Da ist immer wieder dieses Oszillieren 
zwischen den Bedeutungen: Dass diese 
Objekte beides oder mehreres gleich- 
zeitig sein können.

AD Es waren zuerst auch weitere Objekte an- 
gedacht. In meiner Vorstellung sollten sie 
dort frei im Betrachterraum stehen,  
doch dann war mir klar: Nein, diese Colla-
gen haben etwas so dominantes. Sie  
interagieren mit dem Raum besser allein. 
Da sind auch noch die Fenster, eine Fens-
terfront, die sich vis-à-vis der Collagen- 
serie befindet. Das macht etwas mit dem 
Raum, was mich sogar dazu inspirierte  
die Serie in dieser Anordnung zu hängen. 
Dadurch, dass am Ende keine Objekte 
mehr zwischen Betrachter und Collagen 
stehen, kann man die Serie ablaufen.  
Mit dem Rücken zu den Bildern schaut man 
auf die Fensterfront. In diesem Zusam-
menhang war erneut der Colomina-Text 
wichtig, d.h. die Beschreibung eines 
Loos-Gebäudes 4, wo es so eine Art Rück-
zugsecke im Raum gibt, von der aus  
man die Fläche vor dem Hauseingang im 
Außenbereich betrachten kann – so eine 
Art Observierungsposten.

SB Der Raum der Intimität als Kontroll- 
zentrum.

AD Ja, genau und im Akademiegebäude –  
genauer gesagt auf der Galerie des großen 
Steinsaals des Bildhauereigebäudes –  
war es so ähnlich. Man konnte von dort 
aus hinaus in den schönen Garten sehen. 
Man konnte auf den Raum darunter schau-
en und gleichzeitig konntest du sehen,  
wer jetzt in den Hofgarten hineinkommt.

SB Wie ist das zu denken? Dass du einen 
Moment der Intimität innerhalb eines 
öffentlichen Raums markieren wolltest?

AD Ja natürlich. Die Galerie wird ja auch als ein 
Arbeitsraum genutzt. Nach der Ausstel-
lung standen dort wieder die Arbeitstische. 
Dieser Raumteil ist intim und öffentlich 
zugleich. Wenn man das als Arbeitsraum 
nutzen muss, dann hat man natürlich sehr 
viel Luft drum herum, permanent durch-
queren Leute den Raum.

 1 Colomina, Beatriz: The Spilt Wall: Domestic  
  Voyeurism, Sexuality & Space (Princeton Papers on  
  Architecture, Band 1), Princeton Architectural   
  Press, New York City 1996. S. 72 f.
 2 Vgl. Colomina, Beatriz, S. 100 f.
 3 Schor, Mira: Wet: On Painting, Feminism, and Art  
  Culture (University Museum Symposium Series; 6),  
  Duke University Press, Durham 1997. S. 98 f.
 4 Vgl. Colomina, Beatriz, S. 76 f. Und S. 78 f.   
  (Abb. 4, 6, 7)
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