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MALERISCHE FORSCHUNG
Klaus Speidel über Matthias Noggler in der Galerie Layr, Wien

Eine der zentralen Thesen der vergangenen Juni-
Ausgabe von TEXTE ZUR KUNST zum Thema „Figura-
tion“ lautete, dass Figuratives stets Abstraktes enthält 
und Abstraktion immer auch Figuratives aufweist. Auch 
die Malereien von Matthias Noggler zeigen, dass der 
Einsatz von Figuren nie allein buchstäblich zu verste-
hen, sondern immer auch formaler Anlass für die Rhyth-
misierung von Bildflächen und das Bauen von Räumen 
ist. Neben genuin bildnerischen Fragen lässt der All-
tagsbezug der teils häuslichen, teils vom dynamischen 
Mit- und Gegeneinander der Figuren geprägten Motive 
aber auch eine Art „Ethnologie des Nahen“ erkennen, 
die uns das Dargestellte, wie der Bild- und Kunsttheore-
tiker Klaus Speidel herausstreicht, zugleich fremd und 
vertraut erscheinen lässt.

Matthias Nogglers neueste Malereien wirken so, 
als seien sie aus der Zeit gefallen. Unprätentiös 
und zugänglich anmutend, sieht man ihnen die 
Zeitgenossinnenschaft und Komplexität erst auf 
den zweiten Blick an. Noch vor wenigen Jah-
ren hätte uns die Schönheit dieser intensiven 
Farbsymphonien vielleicht misstrauisch werden 
lassen. Doch ist die „Kalliphobie“, wie Arthur 
Danto die Ablehnung des Schönen in der Kunst 
nannte, im Verschwinden begriffen. Auch Malerei 
muss 2022 nicht mehr nur klug oder expressiv, 
experimentell oder ironisch, sondern darf auch 
wieder dezidiert malerisch, und das heißt eben 
auch: sinnlich sein. So ist das Interesse an der 
Malerei bei einflussreichen Theoretikern wie 
Georges Didi-Huberman oder Jean-Luc Nancy 
immer auch eines an deren malerisch-sinnlicher 

Matthias Noggler, „Many Hands“, 2021
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Texte zur Kunst 125 “ Genres and Gestures and of Dissent” 
(March 2022): p. 192–195.
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Dimension, gerade insofern sie diesseits deko-
dierbarer Bedeutungen existiert, sich von diesen 
aber lösen muss, um bedeutungsoffen zu bleiben 
und verkörperte Erfahrungen zu ermöglichen.1

Entsprechend erschließt Nogglers Malerei 
sich besonders gut, wenn man sie auf mindestens 
drei Arten betrachtet. Erstens im Sinne des wieder-
erkennenden Sehens, ohne das es keine „Verklärung 
des Gewöhnlichen“ (Danto), keine Bildräume 
und keine Mikroerzählungen gäbe. Zweitens als 
sehendes Sehen, das sich im Sinne des Modernis-
mus auf das Bild als Fläche konzentriert. Drittens 
lädt Noggler zu einem vergleichenden Sehen ein, das 
die interpikturalen Bezüge erschließt.

Die Farbigkeit, das Unaufgeregte, das Licht 
und die häuslichen Motive der Arbeiten, die im 
Rahmen seiner Ausstellung „Thicket of Things“ 
im Hauptraum der Wiener Galerie Layr zu sehen 
waren, erinnern an die intimistische Malerei 
Pierre Bonnards. Wenn man aber weiß, dass sie 
nicht in einem Sommerhaus in Südfrankreich, 
sondern in einer Berliner Wohnung während des 
zweiten Lockdowns in der Corona-Pandemie ent-
standen sind, verändert sich ihre Wirkung. Mehr 
als die Realität bildlich zu beschreiben, vollziehen 
sie die „Verklärung des Gewöhnlichen“ in Dantos 
Sinn, wonach Alltagsgegenstände per Dekret zu 
Kunst werden (namentlich bei Duchamp), als 
visuelle Operation. Dabei entstehen Bilder, die 
auch jenseits der Darstellung berühren. Das 
Kolorit ist fast nirgends realistisch. Schatten 
sind meist bläulich, Wände türkis, grün oder lila 
dargestellt. Die Gouache wird mal deckend, mal 
lasierend verwendet. Gerade in ihren Übergän-
gen vermischen sich die Farben mit gasartiger 
Leichtigkeit.

Nicht nur den runden Spiegel erkennen wir 
bald wieder. Auch andere Elemente tauchen 

mehrfach auf. Die kleinen Figuren auf der Ober-
kannte des Spiegels ebenso wie ein Tapetenmes-
ser oder ein Apple-Ladekabel verorten die Bilder 
subtil in der Gegenwart. Waren frühere Bildserien 
Nogglers figurenreich, tauchen die Wohnung 
bevölkernde Personen nun ausschließlich im 
Spiegel auf oder sind durch Spuren, die sie in den 
Räumen hinterlassen haben, präsent. Während 
manche der früheren Bilder geradezu filmische 
Szenarien entwerfen, wird hier oft nur durch 
Andeutungen und Spuren erzählt.2 Lediglich ein 
Balkonfenster oder Blumen deuten auf die Exis-
tenz einer Außenwelt hin. Auch letztere kehren 
immer wieder. Dort, wo sie zum zentralen Bild-
motiv werden, erinnern sie an Blumenstillleben 
des Barock. Aber auch entlegenere Bezugspunkte 
lassen sich herstellen. Eine Reihe von Blumen-
vasen mit Köpfen, zu speziell, um erfunden zu 
werden, könnte Noggler in Paul Goeschs Gemäl-
de Traumphantasie (1917–1919) entdeckt haben. Mit 
Goesch teilt Noggler zudem die Vielschichtigkeit 
seiner Bilder, in denen malerisch wie inhaltlich 
immer wieder neue Räume aufgehen.

Bereits in Nogglers erster Ausstellung in der 
Galerie Layr, 2018, war dieser Aspekt zentral. In 
Türen, hinter Mauern, auf Treppen, in Auto-
rückspiegeln oder durch Dachfenster wurden hier 
immer neue Mikroerzählungen sichtbar. Wäh-
rend die Frage nach malerischen Räumen präsent 
bleibt, erscheinen die aktuellen Werke jedoch 
vergleichsweise geläutert. Früher bevölkerten 
Lebewesen und Objekte die Bildflächen so dicht, 
dass den Figuren meist nur wenig Raum blieb. 
Nun sind die Innenräume durch ausgedehnte 
Farbflächen strukturiert, die nicht nur für die 
Bildwesen, sondern auch für die Betrachter*innen 
Möglichkeiten eröffnen, in den Bildräumen Platz 
zu finden.

Matthias Noggler, „Many Hands“, 2021
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Darüber hinaus lässt die Zurücknahme von 
Referenzen ruhigere Bilder entstehen. Waren 
viele Arbeiten von 2018 noch vollgepackt mit sig-
nifiers wie Logos, Armbändchen, iPods, Bomberja-
cken, Zigaretten und Bierdosen, die die Arbeiten 
in verschiedenen Jetztzeiten verorteten und un-
sere gebrandete Lebensrealität spiegelten, in denen 
Marken zentrale Bestandteile von Konsum und 
Identitätsbildung sind, entstanden nun Bilder, die 
zeitlich schwer zuzuordnen sind. Dabei ist jedes 
von ihnen ein Konzentrat praktischer Bildfor-
schung. Im Gegensatz zur manchmal schreienden 
Farbigkeit früherer Werke verströmt die Gouache 
ihr Licht jetzt umso intensiver, obwohl es ge-
dämpfter ist. Nach wie vor aber arbeitet Noggler 
in Serien, die nicht nur thematisch, sondern auch 
stilistisch fast abgeschlossen erscheinen.

An einem zweiten, nur wenige Gehminuten 
vom Hauptraum entfernten Ausstellungsort 
zeigte die Galerie zeitgleich eine weitere Serie 
des Künstlers. Auch wenn die Farbpalette ähnlich 
aus*llt und Lila, Blau und Rot dominieren, 
könnte es scheinen, als habe die Bilder ein an-
derer Künstler gemalt, würden nicht auch sie an 
frühere Arbeiten anknüpfen. Spätestens hier wird 
klar, dass Noggler nicht einen Stil sucht, den er 
besitzen kann, sondern dass er malerisch forscht. 
Im Vergleich zu den Bildern der ersten Serie, in 
der der Spiegel oder das spiegelnde Fenster die 
Räume immer weiter verschachteln, sind diese 
hier eher geschichtet oder gestapelt; manches 
Bild kommt sogar mit nur zwei Bildebenen aus. 
Weniger als die Struktur der gemalten Räume 
sind hier die Bildinhalte rätselhaft. Auch wenn 
wir ein Picknick im Park oder eine Freibadszene 
erkennen, sind die Arbeiten dieses zweiten Teils 
der Ausstellung geradezu unheimlich. Beson-
ders Sleepless Nights (2021), wo Draperien sich wie 

Figuren auftürmen, wirkt alptraumhaft. Aber auch 
der Rest der Bildserie ist vielfigurig, onirisch und 
von dunklen, meist nächtlichen Szenen geprägt.

Obwohl ihr alltäglicher Ursprung erkennbar 
bleibt, wirken die Bilder fast dämonisch. Vie-
le Figuren halten sich so aneinander fest oder 
umklammern einander, dass nicht immer klar ist, 
ob sie es liebevoll, panisch oder aggressiv meinen. 
Wenn das Einhämmern eines Sonnenschirms 
zum Ritual wird, das auch in Francisco de Goyas 
Los Caprichos auftauchen könnte, und ein Kopf-
sprung wie ein Selbstmordversuch wirkt, läuft die 

„Verklärung des Gewöhnlichen“ in eine andere 
Richtung als bei den Innenräumen und Blumen-
bildern. In Soft Mumble (2020), das zwei ineinander 
verschlungene Personen auf einem Minigolfplatz 
zeigt, gelingt Noggler die Verfremdung beson-
ders gut. Die Gesten und Handlungen der jungen 
Menschen in den Bildern erscheinen zugleich 
fremd und vertraut. Dabei scheint El Greco Pate 
gestanden zu haben – in einem Bild erkennen wir 
den stürmischen Himmel über Toledo wieder.

Ohnehin wirkt es so, als fungierten Bilder 
anderer Künstler*innen häufig als Ausgangs-
punkt von Nogglers Arbeit, als wären sie der 
formale Anlass, der dann einen Inhalt findet. Die 
Rhythmisierung der Bildflächen und das Bauen 
von Räumen scheinen genauso wichtig zu sein 
wie das Dargestellte. Wenn diese Bilder überhaupt 
wahrnehmungsnah sind, dann nur im Sinne einer 
inneren Wahrnehmung, die mit Optik wenig zu 
tun hat. Die malerische Thematik wird in diesen 
beiden neuen Bildserien besonders nachvollzieh-
bar, da hier weniger Signale um unsere Aufmerk-
samkeit kämpfen. Auch wenn Noggler die von 
ihm dargestellten Objekte bewusst so anordnet, 
dass ihre Abfolge mehrdeutig wird, stehen genuin 
bildnerische Fragen im Zentrum.
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Die Art, wie sich Nogglers Malerei zwischen 
den Polen Welt und Malerei aufspannt, legt eine 
vielschichtige Rezeption nahe, die sich gegen ver-
absolutierende Lesarten sträubt. Ihre Ergebnisof-
fenheit unterscheidet sich dabei sowohl von den 
Werken zahlreicher Maler*innen, die sklavisch 
ihren Stil pflegen, als auch von jenen, die mit den 
Mitteln der Malerei und der Zeichnung Fotos 
reproduzieren. Auch die Unaufgeregtheit, mit 
der Noggler das scheinbar Banale, Unzeitgemäße 
malt, anstatt mit kontemporären Zeichen seine 
Zeitgenossenschaft zu feiern, macht ihn außerge-
wöhnlich. Anstatt kunstimmanente Referenzen 
zu platzieren wie Ostereier, mit denen allein 
eingeweihte Betrachter*innen ihre Freude haben, 
bedient er sich auf ganz undogmatische Weise 
der Malereigeschichte, um neue Lösungen für 
alte Probleme zu entwickeln: das Aushandeln der 
Beziehung zwischen Zeichnung und Farbe, die 

Suche von Harmonie und Spannung zwischen 
Bildinhalt und Form, Fragen der Narrativität und 
der Bedeutung von Zeichen sowie die Gestaltung 
von Übergängen zwischen Räumen und Farbflä-
chen. Damit gelingt es Noggler, Werke zu schaf-
fen, die uns nicht nur intellektuell stimulieren, 
sondern die uns auch ohne Vorkenntnis berühren.

„Matthias Noggler: Thicket of Things“, Galerie Layr, 
Seilerstätte und Coburgbastei, Wien, 13. Oktober bis 
20. November 2021.

Anmerkungen
1  Vgl. Jean-Luc Nancy, „L’art, pour retrouver du sens“, 

ein Gespräch mit Guy Duplat, in: La Libre, 16.03.2016, 
https://www.lalibre.be/culture/arts/2016/03/16/
jean-luc-nancy-lart-pour-retrouver-du-sens-AFG3HYF2N-
VAHTD4T3A.XEGBJM/.

2   Klaus Speidel, „Figurerzählung, Spurerzählung und das 
Problem der Narration im Bild. Theoretische Grundlagen 
und empirische Evidenz“, in: Meret Kupczyk/Charlotte 
Warsen/Ludger Schwarte (Hg.), Kulturtechnik Malen, Mün-
chen 2019.

Matthias Noggler, „Tempest“, 2020

125_F-Blau   195 09.02.22   14:55



BE NICE OR GO AWAY

December 14, 2018

Der Künstler als Kurator: Matthias Noggler
in der Galerie der Stadt Schwaz

Verena Spechtenhauser

„Whistle and I’ll Come to You“ ist  nicht unbedingt eine freundliche Einladung an die
BesucherInnen einer Kunstausstellung. Es ist  der Titel eines Horrorfilms aus dem Jahre 1968, in
dem ein Wissenscha!ler trotz vermeintlich besseren, weil rationalen Wissens von einem Geist
heimgesucht und getötet wird. Und es ist der Titel, der aktuellen Ausstellung in den Räumen der
 Galerie der Stadt Schwaz, welche noch bis zum 26. Januar 2019 zu sehen ist. Kuratiert wurde sie
vom Innsbrucker Künstler Matthias Noggler, welcher mittlerweile in Wien lebt und arbeitet. Wir
haben uns mit dem Gastkurator und der Direktorin Anette Freudenberger über
dieses ungewöhnliche und spannende Konzept unterhalten, das in der Galerie der Stadt Schwaz
bereits Tradition hat und in regelmäßigen Abständen umgesetzt wird.

Hallo Matthias, du kuratierst die neueste Ausstellung der Galerie der Stadt Schwaz. Wie kam
es dazu, wen hast du eingeladen und warum?

Matthias Noggler: Vor gut einem Jahr hat mich Cosima Rainer, die damalige Leiterin der Galerie

https://franzmagazine.com/contributor/verena-spechtenhauser/
https://www.youtube.com/watch?v=mYjtxHHjZ00
http://www.stadtgalerieschwaz.at/


der Stadt Schwaz, eingeladen, mit ihr eine Ausstellung zu kuratieren. Nach dem Weggang von
Cosima und der Neuübernahme der Galerie durch Anette Freudenberger hat sich der
gemeinsame Fokus verschoben, sodass wir uns dazu entschieden haben, zwei Künstlerinnen,
Birke Gorm und Nora Kapfer, einzuladen, die ich aus Wien kenne und mit denen ich schon längere
Zeit zusammenarbeiten wollte.

Der Künstler als Kurator. Was ist das reizvolle an diesem Konzept?

Anette Freudenberger: Ich finde den Perspektivenwechsel sehr interessant, darum habe ich die
Idee von Cosima Rainer, jedes Jahr einen Künstler oder eine Künstlerin als KuratorIn einzuladen,
gerne übernommen. Das Programm der Galerie sollte nicht nur von einer Person allein bestimmt
werden. Dabei ist für mich weniger entscheidend, ob die andere Sichtweise von KünstlerInnnen
oder von KuratorInnen kommt. Wichtig ist, Einflüsse von Außen aufzunehmen. Die Kuratorenrolle
in Richtung einer gemeinsamen Arbeit an der Ausstellung zu verschieben, ist da nur konsequent.
Über Matthias Noggler als Kurator freue ich mich besonders, da wir zwar überwiegend
internationale Positionen zeigen, aber uns auch immer sehr freuen, wenn Tiroler darunter sind, die
wir so weiter vernetzen können. Es ist uns ja ein Anliegen, die Sichtbarkeit der Tiroler KünstlerInnen
zu erhöhen.

Im Mittelpunkt der Ausstellung steht die Malerei in ihren unterschiedlichsten Formen. Könnt
ihr uns mehr darüber erzählen?

Matthias Noggler: Die Ausstellung war nie malereispezifisch konzipiert, aber über gemeinsame
Gespräche mit Birke und Nora ergab sich die Idee, für diese Ausstellung vor allem mit Bildern und
Wandobjekten zu arbeiten.

Was verbindet eure Arbeiten, was trennt sie?

Matthias Noggler: Wir haben alle drei sehr unterschiedliche Arbeitsweisen, verwenden
verschiedene Materialien und Techniken, zugleich aber findet sich bei uns allen eine Beschä!igung
mit Bildern, deren Zusammensetzung, Verbreitung und Gebrauch.



Ihr sagt, ihr seid nicht hungrig nach Bildern …

Anette Freudenberger: Das ist ein von mir verfasstes Zitat aus dem Pressetext, aber keinesfalls
eine Eigenbeschreibung der KünstlerInnen. Ich wollte damit auf eine Ausstellung in Innsbruck in
der Galerie Elisabeth und Klaus Thoman Bezug nehmen, die Malerei unter dieser Überschri! nach
einem Buch des deutschen Kunsttheoretikers Wolfgang Max Faust aus den 1980ern gezeigt hat. 

Wie genau steht es denn dann um die heutige Malerei?

Anette Freudenberger: KünstlerInnen heute haben durchaus auch wieder ein Interesse am
Einzelbild, aber dieses einzelne Bild befindet sich in einem permanenten Flow im Verhältnis zu
anderen Bildern, zum Beispiel im Internet, in den Medien. Es wird unentwegt neu in Beziehung
gesetzt. Es geht also in der aktuellen Malerei weniger darum, individuelle Positionen zu
erkämpfen, als Zusammenhänge aufzuzeigen. In Schwaz werden die Beziehungen zwischen den
Arbeiten nicht über eine thematische Klammer hergestellt, sondern über eine ähnliche Haltung zur
Kunst und auch über die Unterschiede und Brüche.

Warum sollten die Leute zu „Whistle and I will Come to You“ nach Schwaz kommen?

Matthias Noggler: Da es hoffentlich eine interessante und sehenswerte Ausstellung ist.

Anette Freudenberger: Auf jeden Fall sehenswert! Eine Ausstellung vor Ort zu sehen, ist immer
eine andere Erfahrung, als sich eine Dokumentation anzuschauen. Das gilt aber besonders für
diese Ausstellung, weil sie so sorgfältig gehängt wurde. Die Zwischenräume zählen demnach, so
wie es auch der Titel der Ausstellung vermittelt, wenn man die Geschichte dahinter kennt.
Außerdem kann man auch anderes in Schwaz ansehen, zum Beispiel das Museum der Völker.

https://www.galeriethoman.com/
https://www.museumdervoelker.com/


Wie war es für dich, Matthias, auf der anderen Seite zu stehen und die Arbeit des Kurators zu
übernehmen? Hast du Lust auf eine Wiederholung?

Matthias Noggler: Dadurch, dass Birke Gorm, Nora Kapfer und ich die Ausstellung von Anfang an
gemeinsam konzipiert und organisiert haben, war auch die kuratorische Arbeit eine, für die wir zu
dritt verantwortlich waren.

Ein Tipp für die Leser?

Anette Freudenberger: Parallel zur Ausstellung gibt einen sehr lesenswerten Text, ein Essay vom
Künstler Niklas Lichti über Robert Burtons Buch „The Anatomy of Melancholy“ (1621).  Lichti fasst
die Ausstellung nicht zusammen, sondern widmet sich dem ausschweifenden Denken. Sehr
lesenswert für all jene, die sich in die Thematik vertiefen möchten.
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