
Paul Steinmann
Multidisziplinäre Praxis

Stand 2024



Museum Ludwig
Mapping the Collection

Kulturidentität, Kampagne, Ausstellungsbegleitheft, Ausstellungsgrafik

Rolle: Creative Direction, Art Direction, Design
– Konzeption und Gestaltung
– 3D-Motiventwicklung
– Präsentation und Visualisierung
– Umsetzung in den verschiedenen Medien
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Credits: 
Client: Museum Ludwig 
In Zusammenarbeit mit Lisa Baumgarten



Die Ausstellung „Mapping the Collection“ entstand aus einem 
zwei jährigen Forschungsprojekt am Museum Ludwig. Kuratorin 
Janice Mitchell untersuchte die Sammlung US-amerikanischer 
Kunst des 20. Jahrhunderts unter postkolonialen, feministischen 
und queeren Gesichtspunkten.

Sie erweiterte die etablierte Sammlung um neue Perspektiven 
und Verbindungen – überraschend und aufrüttelnd.  
So entstand eine neue „Kartierung“ einer vermeintlich abge-
schlossenen Geschichte.

Das von uns gestaltete Key Visual der Ausstellung spiegelt drei 
Formen des Mappings wider: die inhaltliche Neukartierung  
der Sammlung, die Überlagerung komplexer Informationen wie 
bei topografischen Karten und das präzise Wickeln von  
Bildern um 3D-Objekte bei der digitalen Texturierung.

In einem maßgeschneiderten Verfahren haben wir die Werke  
zunächst in unscharfe Farbkarten umgewandelt. Die Grauwerte  
dienten als Tiefenkarten. Dunkle Bereiche wurden als Täler,  
helle Bereiche als Berge dargestellt. Auf diese Weise wurden  
die Werke zu einzigartigen Topografien, Landschaften, die  
sich in unterschiedlichen Konstellationen stapeln, überlagern  
und überschneiden.

Multiple Mappings

Mapping
(z. B. Seismic Cuts)

The Collection Campaign
(Citylight)
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Mapping the Collection

https://vimeo.com/427058951


Banner an der Museums-Fassade4

Mapping the Collection



Workflow5

Mapping the Collection



Animation:  
die unschaften Werke falten sich  

entsprechend der Tiefen-Mappings  
vertikal zu Landschaften auf.  

Der Pfad der Kameraanimation  
bleibt sichtbar.6

Mapping the Collection

https://vimeo.com/427059217


oben: Zeitleiste mit für die Ausstellung relevanten Ereignissen  
entlang der Außengrenzen einer der für das Keyvisual entstandenen Werks-Topografie

rechts: Eingangsbereich der Ausstellung mit Wandgrafik7

Mapping the Collection



oben: Doppelseiten aus dem Glossar
rechts: Tote bag mit mehrfarbigem Siebdruck8

Mapping the Collection



In Zusammenarbeit mit David Eckes und Michael Pichler

9

Weitere Kampagnen für das Museum Ludwig in Köln

https://vimeo.com/177691413
https://vimeo.com/290013201
https://vimeo.com/137122894


Chanel Timebox

Retail Experience

Role: Creative Direction (on site) 
– Creative Lead
– Creative Consulting,  presentation w/ clients in Paris
–  Visualization: storyboards, user journeys, sketches,  

renderings, plans, animation prototypes, references
– Virtual prototyping (Unreal/Unity3D) 
– Supervision and testing of physical prototypes 
– Presentation dramaturgy and story copywriting
– Art Direction, Animation Direction, Sound Direction
– Alignment w/ technicians, developers, interior designers, spatial installation (Basel World)
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Credits: 
Client: CHANEL 
Agentur: Random Studio 
Creative Lead und Art Direction: Paul Steinmann 
Film und Motion Direction: Menno Fokma 
3D Animation: Marius Denisse, Heerko Groefsema



Für die Einführung der Chanel Première Camélia Skeleton Uhr  
auf der internationalen Uhrenmesse Baselworld 2017 hat  
Random Studio die Qualitäten der wertvollen Uhr in eine intime  
Markenerfahrung übersetzt.

Unter dem Titel „Chanel Timebox“ wurde der Messestand zu  
einem neuartigen Panorama-Aufzug, der die Besucher:innen  
auf eine vertikale Reise durch Raum und Zeit schickte.

Prototyp bei Random StudioVisuelles Story-Diagramm

Blick in die Kabine auf 
dem Chanel-Messestand

Chanel Time Box
This is you

Take-off sequence

In the air

Place Vendôme, Paris

Hyperspace

30 seconds 
inside the watch

Diamond Galaxy
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Chanel Timebox



Chanel Time Box
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https://vimeo.com/239268606


Chanel Time Box

Diese kleine Skizze  
hat den Kunden überzeugt.

You are here
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Random Studio Chanel – Baselworld 5

The Experience will sit in the corridor 
pointed at inside the CHANEL Pavillion. 

With the experience, the digital take-away 
and the social media content, we focus  
on the Première Camellia Skeleton Watch.

Random Studio Chanel – Baselworld 6

Back Camera

Sharable Content 

Inside the experience we  
explore the watch from both sides. 

We apply the same method  to the 
visitor with a set of two cameras 
shooting front and back portraits. 

By flipping the images combined 
with the animation content we 
generate an interesting moment 
that becomes a digital take-away 
worth sharing.

password: raf show

Front Camera

Random Studio Chanel – Baselworld 3

Random Studio Chanel – Baselworld 34

1. The visitor approaches the 
experience

2. The host invites  
the visitor to  
enter the booth.

3. The host closes the  
door and starts  
the experience via iPad.

4. The hosts enters the visitor’s 
e-mail address for the visitor 
to receive the video asset. 

Sharing via E-Mail 
User Journey

Random Studio Chanel – Baselworld 35

Googlehttp://elevated.chanel.com/12345

Web Page Title

Première Camellia Skeleton
Experience Title

Your Moment: April 3, 10.39 a.m.

Download and share 
your personal Chanel elevation.

Visitor 
experiences 
installation

Visitor enters e-mail 
address on host's ipad 

to receive asset.

Visitor receives 
e-mail asset on

PHONE

Visitor receives 
e-mail asset on

DESKTOP

Visitor has ability to 
share asset as desired on 

FB, Twitter, Instagram.
Host activates 

experience on iPad

On User's DeviceAt the Exhibition

Sharing via E-Mail 
Flow Chart

Random Studio Chanel – Baselworld 12

Section Drawings, with 6 Screens, 5 speakers and 2 cameras. 
The experience room is well integrated into the CHANEL pavillion. 

3 Screens  
on the front wall 

Speakers for an immersive 
sound experience 

3 Screens  
on the floor 

Two cameras to 
capture the visitor’s 

portrait 

Random Studio Chanel – Baselworld 7

Host with iPad

Visitor inside the 

experience

Entry

Exit
Linear entry and exit allows the host to 
introduce the experience and encourages 
fast turn-over of visitors while assisting the 
share of the digital take-away.

Random Studio Chanel – Baselworld 22

Screens

Revolving Door

Speakers

Front

240 cm

240 cm

271 cm

Screens

Speakers

Back

Immerisve screen setup with directional sound.

Random Studio Chanel – Baselworld 14

Rendering of the inside and outside of the booth from 
the planning phase (doors will be sliding doors). 
Rendering 
View into the corridor 

Chanel Time Box
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Louis Vuitton
Volez, Voguez, Voyagez

Interactive Brand Experience

Role: Creative Direction (on site) 
– Creative Lead, Ideation
– Creative Consulting, presentation w/ clients
– Visualization, storyboards, user journeys, sketches, renders, animation prototypes, references
– Presentation dramaturgy and story copywriting
– Art Direction, Animation Direction, Sound Direction
– Alignment w/ technicians, game engine developers, spatial installation
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Credits: 
Client: Louis Vuitton 
Agency: Random Studio 
Creative Lead und Art Direction: Paul Steinmann 
Producer: Josh Radford
Unreal Development: Naivi



Volez, Voguez, Voyagez
Interactive Facade Séoul

„Die Louis Vuitton-Wanderausstellung Volez, Voguez, Voyagez (Fliegen,  
Segeln, Reisen) zeichnet die Abenteuer des Hauses Louis Vuitton  
von 1854 bis heute nach. Für die Station der Ausstellung in Seoul haben 
wir einen eindrucksvollen Eingangsbereich geschaffen, der die Gäste  
in der Welt des Reisens von Louis Vuitton willkommen heißt. 

Eine interaktive 90-Quadratmeter-LED-Wand lädt die Besucher ein,  
ein Flugzeug über den Wolken zu fliegen. Dabei steuern sie das Flugzeug 
mit ihren eigenen Bewegungen. In einer speziell angefertigten 3D- 
Umgebung begegnet ein klassisches Flugzeug (das einer in der Ausstel-
lung gezeigten realen Version nachempfunden ist) berühmten Welt-
monumenten, während es eine scheinbar endlose Reise über den Wolken 
antritt.“ (Text: Random Studio)
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Louis Vuitton — Volez, Voguez, Voyagez
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Louis Vuitton — Volez, Voguez, Voyagez

https://vimeo.com/290051721


Dom Pérignon � Lady Gaga

Retail Experience

Role: Creative Direction (on site) 
– Co-Creative Lead with Tiemen Rapati and Geoffrey Lillemon @ Random Studio.
– Initial ideation phase until the concept was signed off
– Creative Consulting, presentation w/ clients
– Visualization, storyboards, user journeys, sketches, renders, animation prototypes, references 
– Presentation dramaturgy and story copywriting
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Client: Dom Pérignon
Agency: Random Studio
Creative Team: Paul Steinmann, Tiemen Rapati, Geoffrey 
Lillemon, Seb Price
Producer: Rachel Short 
Physical Production: Fiction Factory



Random Studio wurde von Dom Pérignon und Lady Gaga 
eingeladen, die Szenografie für eine Serie von Pop-up-Retail-
Spaces in London, Berlin, Madrid und Tokio zu entwerfen  
und zu bauen. (hier: KaDeWE Berlin)

Wie lässt sich die surreale und verzerrte digitale Welt ins 
tatsächliche Leben transferrieren? Möbel, Objekte und 
Materialien wurden mit Lady Gagas wilder Energie zunächst 
digital deformiert und verfremdet. 
 
Formale Zitate aus dem Schloss Versailles (in Anhlehnung an das 
dazugehörige Musikvideo) blähen sich atmend auf und ziehen 
sich reduziert zusammen. Im Phyisischen eingefroren, verschmilzt 
im Glitch Palace die wilde Energie von Lady Gaga mit der 
Eleganz von Dom Pérignon.

Sharable Moments

Dom Pérignon �
Lady Gaga

Physische Details

Digitale Deformation
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Dom Pérignon � Lady Gaga

https://vimeo.com/796287236
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Dom Pérignon � Lady Gaga
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Dom Pérignon � Lady Gaga
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Dom Pérignon � Lady Gaga



Kollaboratives Miro-Board mit Referenzen  
und eigenen Vorschlägen aus dem Team.

Dom Pérignon � Lady Gaga
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Current —  
Kunst und urbaner Raum

Editorial Design, Culture Identity

Rolle: Creative Direction, Art Direction, Design
– Konzeption und Gestaltung Kulturidentität (Typo, Bildsprache, Verhalten)
– Konzeption und Gestaltung Magazin (zwei Ausgaben, Editorial Design)
– Experimentelle Motiventwicklung mit KI (ComfyUI)
– Präsentation, Visualisierung
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Credits: 
Client: Art Public Space gGmbH 
Konzeption und Gestaltung: Paul Steinmann
Druck: Offizin Scheufele, Stuttgart
Papier: Circle Offset White



„CURRENT – KUNST UND URBANER RAUM ist  
ein transdisziplinäres Festival für Kunst im urbanen Raum.  
Die zweite Ausgabe mit dem Titel: Unruhe bewahren!  
fand vom 14.09. – 24.09.2023 in Stuttgart Bad Cannstatt statt..

Das Festivalprogramm legte seinen Schwerpunkt auf die 
Auseinander setzung mit dem urbanen Raum und seinen 
Veränderungen und hat dazu eingeladen, den städtischen Raum 
über künstlerische Mittel und Perspektiven wahrzunehmen.  
Es thematisierte dabei den Wandel der Innenstädte, den Einfluss 
digitaler Technologien auf den physischen öffentlichen Raum, 
auf Gemeinschaft und Austausch, den Umgang mit Ressourcen, 
auf (Un)Ordnung und Störung, die Suche nach Halt und 
Orientierung in Transzendenz.“

Magazine #3 – Cover

Das dritte Magazin für ein  
Kunst-Festival im urbanen Raum
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Current — Kunst und urbaner Raum



Magazin #3 
Fortführung des CURRENT  
Magazins. Dieses wird als 
erweiterter Ausstellungsraum 
gesehen, der den Dialog  
über Kunst und Stadtentwicklung 
lebendig hält. Unter dem Titel 
„Unruhe bewahren!“ erkundet die 
kommende Ausgabe die Ambi-
valenz der Unruhe. Künstlerische 
Stimmen aus der zweiten 
Festivalausgabe begegnen Essays, 
Reflektionen, Gesprächen  
und Interviews. Die Beitragenden 
zeigen auf unterschiedliche Weise, 
wie Unruhe als Antrieb genutzt 
werden kann, um den gesell-
schaftlichen Dialog zu fördern.

CCuurrrreenntt  ——
  AARRTT  
AANNDD  
  uurrbbaann  
  SSPPAACCEE
MagazinEE  
#2

CCuurrrreenntt  ——
KKuunnsstt  
uunndd  
uurrbbaanneerr  
rraauumm
Magazin
#2

Festival-Magazin #1 und #2

WWW.CURRENT-STUTTGART.de

CCuurrrreenntt  ——
KKuunnsstt  
uunndd  
uurrbbaanneerr  
rraauumm
Magazin  
#1
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Current — Kunst und urbaner Raum



Bottega Veneta takeover  
at Saks Fifth Avenue, New York

Retail Experience

Role: Freelance Creative Direction (on site) 
– Co-Creative Lead with Morgan Maccari during Kick-Off-Phase
– Initial ideation phase until the final route was signed off
– Creative Consulting, presentation w/ clients
– Visualization, storyboards, user journeys, sketches, renders, animation prototypes, references
– Presentation dramaturgy and story copywriting
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Client: Bottega Veneta, Saks Fifth Avenue
Agency: Random Studio
Creative Team: Paul Steinmann, Morgan Maccari



Um die Sommerkollektion 2020 einzuführen wurde Random 
Studio beauftragt, sechs Schaufenster an der 5th Avenue in  
New York City und 5 Pop-Up-Areas im Innenbereich zu gestalten.  
Im Sinne von „Space Hacking“ wurden verschiedene archi-
tektoni sche Interventionen entwickelt, um Bühnen für die Produkte 
der Kollektion entstehen zu lassen. Vorgefundene Materialien 
und Elemente wurden das Rohmaterial für mutige Veränderungen, 
die mit spielerischer Leichtigkeit den Raum transformieren. 

Hacking The Saks

Podeste schieben sich scheinbar aus dem Boden. 
Säulen werden mit ungewöhnlichen Materialien imitiert. 

Boden-Detail

Vitrine / Spiel mit Transparenz
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Bottega Veneta tagekover at Saks Fifth Avenue



Bottega Veneta tagekover at Saks Fifth Avenue
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Bottega Veneta tagekover at Saks Fifth Avenue
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Bottega Veneta tagekover at Saks Fifth Avenue
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Bottega Veneta tagekover at Saks Fifth Avenue
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Bottega Veneta tagekover at Saks Fifth Avenue



Museum Folkwang
Der Schatten der Avantgarde

Kampagne, Ausstellungsgrafik

Rolle: Creative Direction, Art Direction, Design, Videoschnitt, Sound
– Experimentelle Motiventwicklung in 3D
– Konzeption und Gestaltung der Kampagne (Typo, Bildsprache, Verhalten, Plakate)
– Konzeption und Gestaltung Ausstellungsgrafik, Außenwerbung, Anzeigen, div. Drucksachen
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Client: Museum Folkwang 
Konzeption und Gestaltung:  
Paul Steinmann, David Eckes, Michael Pichler
Kuratoren: Kasper König, Falk Wolf
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Museum Folkwang — Der Schatten der Avantgarde



Honoré Daumier, Ecce Homo, um 1851 
Öl auf Leinwand, 162,5 × 130 cm 
Museum Folkwang, Essen, Foto: Museum Folkwang, Jens Nober

Honoré Daumier (1808 – 1879) ist bis heute vornehmlich für  
seine Karikaturen bekannt; das Gemälde Ecce Homo schuf er 1851.  
In der Sammlung von Karl Ernst Osthaus stand das Bild für eine 
Vorgeschichte der Moderne: Mit seinem gra�schen Gestus scheint  
es auf das hinzudeuten, was noch kommen sollte. Als ein „Grenz- Bild“ 
auf der Schwelle zur Moderne hängt es nun in der Ausstellung.  
Als wäre es nicht vollendet und im für die Zeit vollkommen 
ungewöhnlichen Grisaille verrät es einen prekären Status, der  
jedoch der unmittelbaren Wirkung der Szene keinen Abbruch tut. 

Constantin Brancusi, Der Kuss, 1907/1908 
Gips, getönt, 28 × 26 × 21,5 cm 
Hamburger Kunsthalle, © VG Bild-Kunst, Bonn 2015, Foto: bpk / Hamburger Kunsthalle

Der Kuss wurde 1913 auf der Armory Show in New York gezeigt und vereint Elemente des  
Kubismus und der traditionellen Kunst aus Constantin Brancusis (1876 – 1957) Heimatland Rumänien. 
Trotz der Einfachheit der Form erscha� Brancusi die spannungsreiche Darstellung einer universellen 
Geste. Damit gelang ihm etwas, was auch besonders die Figuren von William Edmondson ausmacht.  
In ihrer Kompaktheit und Dichte sind sie unmittelbar vergleichbar. 

Blinky Palermo, Flipper, 1970 
Farbsiebdruck (2 Blätter), je 85 × 65,9 cm 

Kunstmuseum Bonn, © VG Bild-Kunst, Bonn 2015, Foto: David Ertl

Die Muster auf den Seitenwänden eines Flipper-Automaten hat Blinky  
Palermo (1943 – 1977) zu einer abstrakten Komposition verdichtet.  

Seine künstlerische Strategie ähnelt hier der von Bill Traylor, dessen abstrakte 
Konstruktionen ebenfalls gra�sche Reduktionen von Gesehenem sind. 

Hanne Darboven, Hommage à Picasso, 1995 – 2006 
18 von 270 gerahmten Tafeln mit je 36 Zeichnungen; Bronze-Ziege  
von Wolfgang Binding; gerahmter Druck von Picassos Sitzende Frau  
in türkischer Tracht (1955) 
Solomon R. Guggenheim Museum, New York, © VG Bild-Kunst, Bonn 2015, Foto: Mathias Schormann

In einem Museumsshop fand Hanne Darboven (1941 – 2009)  
den Kunstdruck nach Picassos Sitzende Frau in Türkischer Tracht.  
Die handgemalten Ornamente des Rahmens gri�en auf o�ensichtliche 
Weise das Muster des Gemäldes auf. Wie ihre Recherche ergab, waren  
die Rahmen von polnischen Kunsthandwerkern hergestellt worden.  
Picasso – beinahe ein Synonym für die Kunst des 20. Jahrhunderts –  
war o�enbar so sehr zu Allgemeingut geworden, dass man sich bei ihm 
ebenso bedienen konnte, wie er selbst es bei der afrikanischen Kunst  
getan hatte. 18 von 270 Tafeln der Installation sind in der Ausstellung  
zu sehen. Diese halten in vier unterschiedlichen Notationen alle Tage  
des letzten Jahrzehnts des 20. Jahrhunderts fest – eine Art Rückschau  
und Abgesang und eine Anspielung auf das Fin de Siècle. 

Mike Kelley, Pansy Metal / Clovered Hoof, 1989 
Siebdruck auf Seide, 10 Teile, je 134,6 × 96,5 cm 
Deichtorhallen Hamburg / Sammlung Falckenberg, © �e Mike Kelley Foundation  
for the Arts / VG Bild-Kunst, Bonn 2015, Foto: MOCA

Die Serie Pansy Metal / Clovered Hoof ist ursprünglich als Reihe  
von Kostümen für eine Performance entstanden. In der Heavy-  
Metal- Szene zirkulieren Bilder und Symbole. Sie werden umgedeutet  
und ausgetauscht. Mike Kelley (1954 – 2012) bezieht sich auf diese 
Bildpraxis und reichert sie mit irischen Symbolen an, die auf  
seine eigenen familiären Wurzeln verweisen. Mit vergleichbaren  
Strategien von Aneignung, Rekombination und Umdeutung hat sich  
die Avantgarde auch den nicht-akademischen Künstlern genähert. 

Max Ernst, Der Kaiser von Wahaua, um 1920 
Öl auf Leinwand, 83,5 × 78 cm 
Museum Folkwang, Essen, © VG Bild-Kunst, Bonn 2015 
Foto: Museum Folkwang, Jens Nober

In dieser gemalten Collage vereint Max Ernst 
(1891 – 1976) verschiedene Erinnerungsbilder 
und Vorlagen. Ernst setzte die Figur des 
afrikanischen Herrschers, die auf eine Fotogra�e 
des ugandischen Königs Daudi zurückgeht,  
erst später in das bereits vollendete Bild.  
Direkt hinter der Figur ist ein Gliederpuppen-
kopf zu erkennen, der Giorgio de Chirico zitiert.  
Für den rechten Bildhintergrund bediente sich 
Ernst aus einem Lehrmittelkatalog für den 
natur wissenscha�lichen Schulunterricht. Auf 
anspruchsvolle Weise führt das Bild eine zentrale 
künstlerische Strategie der Avantgarde des  
20. Jahrhunderts vor: die Aneignung und Neu-
kombination fremden Bildmaterials. Eine der 
Quellen hierzu – nicht nur für Ernst – waren  
die Werke künstlerischer Autodidakten. 

Piet Mondrian, Komposition mit Rot, Gelb und Blau, 1927 
Öl auf Leinwand, 75 × 52 cm 

Museum Folkwang, Essen, Foto: Museum Folkwang, Jens Nober

Piet Mondrian (1872 – 1944) war ein erklärter Bewunderer  
der Bilder von Morris Hirsh�eld. Die ornamentale Flächigkeit 
und intuitive Sicherheit der Komposition etwa bei Hirsh�eld, 

Rousseau, Bauchant oder später Martín Ramírez muss auch 
nicht-gegenständlich arbeitende Maler fasziniert haben.  

Der von Mondrian begründete Neoplastizismus bildet in  
seiner konzeptuellen Herangehensweise dann aber gewisser-

maßen das Gegenmodell zu der vermeintlich intuitiven 
Herangehensweise vieler Autodidakten.

John Kane, Selbstporträt, 1929 
Öl auf Leinwand auf Hartfaser montiert, 91,8 × 68,9 cm 
�e Museum of Modern Art, New York  
Foto: Photo SCALA, Florence, 2015

„In der amerikanischen Malerei des 20. Jahr hunderts 
kenne ich kein bewegenderes Porträt als das Bild,  
das John Kane von sich selbst gemalt hat“, schrieb 
Alfred H. Barr jr. 1943 im Vorwort zu �ey Taught 
�emselves. Bereits 1939 kau�e er es für die Sammlung 
des MoMA an und platzierte es 1953 an prominenter 
Stelle in einer Ausstellung zur amerikanischen Kunst  
in Paris. John Kane (1860 – 1934) malte Landscha�s-
ansichten der industriellen Peripherien seiner Wahl heimat 
Pittsburgh. Dort wurden seine Bilder schon 1927 auf 
der Carnegie International gezeigt – einer Ausstellung 
zum Status quo der Gegenwartskunst. 

Camille Bombois, Jahrmarktartist, um 1930 
Öl auf Leinwand, 130 × 89 cm 

Centre Pompidou, Paris, Musée national d’art moderne / 
Centre de création industrielle, © VG Bild-Kunst, Bonn 2015

Zirkusszenen und Jahrmärkte sind 
wiederkehrende Sujets im Werk von Camille 

Bombois (1883 – 1970). Er nahm selbst an 
Ringkämpfen teil und trat später als 

Gewichtheber einem Wanderzirkus bei.  
Seine Werke zeigte er am Montmartre, wo  

sie von dem Sammler und Galeristen 
Wilhelm Uhde entdeckt wurden. Dieser 

stellte Bombois gemeinsam mit Henri 
Rousseau, André Bauchant, Louis Vivin  
und Séraphine Louis 1928 in der ersten 

Ausstellung Naiver Kunst als einen Maler  
des heiligen Herzens in Paris aus.

Giorgio de Chirico, Piazza di Ferrara, ca. 1938 – 1940 
Öl auf Leinwand, 52,5 × 37 cm 
Museum Folkwang, Essen, © VG Bild-Kunst, Bonn 2015
Foto: Museum Folkwang, Jens Nober 

Es existieren viele Variationen desselben �emas  
im Œuvre Giorgio de Chiricos (1888 – 1978): Antike 
Skulpturen, lange Schatten und Gliederpuppen sind 
typische Bildelemente. In den 1930er-Jahren, als  
André Bauchant seine griechischen Historienbilder in 
den Herbstsalons von Paris ausstellte, begann auch  
de Chirico antikisierende Szenen zu malen, mit denen 
er zunehmend die Verbindung zur Avantgarde verlor. 
In dieser Zeit, vermutlich um 1938, wiederholte de  
Chirico mit Piazza di Ferrara sein eigenes Frühwerk. 

Patrick J. Sullivan, Die vierte Dimension, 1938 
Öl auf Leinwand, 61,5 × 76,6 cm 
�e Museum of Modern Art, New York, Foto: Photo SCALA, Florence, 2015

Der Mensch studiert die Unendlichkeit der Planeten-
systeme. Nach Patrick J. Sullivan (1894 – 1967) handelt 
es sich bei der Darstellung um die Unmöglichkeit,  
als endliches Wesen die Unendlichkeit zu begreifen.  
Er war fasziniert von der Kunst Salvador Dalís.  
Da Sullivan o� ein ganzes Jahr für die Fertigstellung 
eines Bildes benötigte, blieb sein Werk überschaubar. 
Sidney Janis, New Yorker Kunstsammler und späterer 
Galerist, entdeckte Sullivans Malerei 1937 in der 
Society of Independent Artists. 

Pablo Picasso, Frau mit Artischocke, 1941
Öl auf Leinwand, 195 × 130 cm
Museum Ludwig, Köln, © Succession Picasso / 
VG Bild-Kunst, Bonn 2015, Foto: RBA

Pablo Picasso (1881 – 1973) kau�e 
Rousseaus Porträtpaar von 1903, ein 
Selbstporträt des Künstlers und ein 
 Bildnis seiner zweiten Frau, erst im Jahr 
1938. Nicht nur in den kubistischen 
Werken Picassos, sondern auch in  
dem Gesicht der 1941 entstandenen  
Frau mit Artischocke zeigt sich die 
 Bedeutung Rousseaus für die Malerei  
des 20. Jahrhunderts. 

Gustave Courbet, Die Woge, 1870 
Öl auf Leinwand, 45 × 59 cm 
Museum Folkwang, Essen, Foto: Museum Folkwang, Jens Nober 

Zu den „Vor-Bildern“ der Moderne gehört auch Gustave Courbets 
(1819 – 1877) kleines, aber nicht minder monumentales Bild Die Woge  
von 1870. Zwischen Romantik und Impressionismus ist Courbets Malerei 
auf der Suche nach einem Ausdruck für die Unmittelbarkeit der Natur,  
die bereits auf die spätere Moderne hinweist. �ematisch �ndet das  
Bild in der Ausstellung seinen Widerhall in den Seestücken von Louis  
Michel Eilshemius und Alfred Wallis. 

Paula Modersohn-Becker  
Selbstbildnis mit Kamelienzweig, 1906/1907 
Öl auf Holz, 61,5 × 30,5 cm 
Museum Folkwang, Essen, Foto: Museum Folkwang, Jens Nober

Es dauerte lange, bis sich die künstlerische  
Leistung von Paula Modersohn-Becker (1876 – 1907)  
in der Wahrnehmung des Publikums von ihrer  
Rolle als weibliche Künstlerin und von ihrer  
tragischen Biogra�e zu lösen begann. In diesem  
Aspekt gleicht die Rezeption ihrer Person der  
vieler Autodidakten, bei denen bis heute die 
biogra�schen Besonderheiten die Besonderheiten  
des Werks verdecken. Eine Ausnahme ist Henri 
Rousseau, den sie in seinem Atelier besuchte.  
Fast zeitgleich entdeckte Modersohn-Becker die 
koptischen Mumienporträts im Louvre für sich. 

Paul Gauguin, Barbarische Erzählungen, 1902 
Öl auf Leinwand, 131,5 × 90,5 cm 

Museum Folkwang, Essen, Foto: Museum Folkwang, Jens Nober

Paul Gauguins (1848 – 1903) Barbarische Erzählungen 
von 1902 zeigen eine geheimnisvolle Südseeszene. 

Gauguins Weggang nach Tahiti, um dem Kunstbetrieb 
Europas zu entkommen, deutet bereits auf eine 

allgemeine Faszination für das „Primitive“ hin, durch 
die auch die Kunst der Autodidakten ins Blickfeld 

rückte. Er steht mit Henri Rousseau in einer 
Wahlverwandtscha�, weil er das Exotische malte, 
jedoch aus eigener Anschauung schöpfen konnte. 

Wenig später begab sich auch Louis Michel Eilshemius 
auf der Suche nach Inspiration in die Südsee. 

Emil Nolde, Heilige Maria von Ägypten, 1912 
Öl auf Leinwand, 87 × 100,5 cm 
Museum Folkwang, Essen, © Nolde Sti�ung Seebüll, Foto: Museum Folkwang, Jens Nober

47 Jahre soll Maria Aegyptiaca als Einsiedlerin in der Wüste gelebt  
haben. Das Bild zeigt den Moment, in dem der heilige Zosimus ihre Leiche 
entdeckt. Der Löwe soll ihm der Legende nach dabei geholfen haben,  
ihr Grab zu bereiten. Heilige Maria von Ägypten zählt zu Emil Noldes 
(1867 – 1957) religiösen Bildern, die aufgrund ihrer Subjektivität und ihres 
expressiven Stils nicht als klassische Kirchenbilder gelten. Die Direktheit 
und Eigenart von Noldes Malerei macht sie vergleichbar mit den nicht- 
akademischen Positionen der Ausstellung. In der freien Interpretation der 
biblischen Texte und Heiligenlegenden lassen sie an Adalbert Trillhaases 
eigensinnigen Umgang mit der Bildtradition denken. 

Robert Delaunay, Kreisformen, Sonne, 1912/1913 
Öl auf Leinwand, 75 × 61 cm

Museum Folkwang, Essen, Foto: Museum Folkwang, Jens Nober 

Auch Robert Delaunay (1885 – 1941) war Autodidakt. Von den Fauves 
zur Nutzung intensiver Farben inspiriert, las und schrieb er über 

Farbtheorie. Um 1906 schloss er Freundscha� mit Henri Rousseau und 
war nach dessen Tod faktisch sein Nachlassverwalter. Viele der 

posthumen Verkäufe liefen über ihn, so auch der Verkauf der beiden 
Porträtpaare in der Ausstellung.

Fernand Léger, Rauchender Soldat, 1916 
Öl auf Leinwand, 130 × 97 cm 
Kunstsammlung Nordrhein-Westfalen, Düsseldorf
© VG Bild-Kunst, Bonn 2015, Foto: Walter Klein, Düsseldorf

Der Rauchende Soldat steht am Beginn von Fernand Légers 
(1881 – 1955) sogenannter mechanischer Periode, die durch 
maschinen- und röhrenha�e Formen als Spielart des Kubismus 
kenntlich ist. Formale Parallelen lassen sich in den Historien-
gemälden André Bauchants, besonders in der Darstellung von 
Gliedmaßen und Faltenwürfen entdecken. Auch wurden  
Bilder von Léger in den 1930er-Jahren ebenso wie die Werke  
von Bauchant in der Galerie von Jeanne Bucher gezeigt. 
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Pierre Auguste Renoir, Die Wäscherin, 1916 
Bronze, 33,5 × 31 × 18,5 cm 

Museum Folkwang, Essen, Foto: Museum Folkwang, Jens Nober

In den grob modellierten Zügen des weiblichen Aktes La laveuse erkennen  
wir einige der Badenden von Eilshemius wieder. Die kleine Skulptur ist  

Teil von Auguste Renoirs (1841 – 1919) Spätwerk und konnte aufgrund seines 
Rheumatismus nicht von ihm allein gefertigt werden. Der junge Bildhauer  

Richard Guino modellierte die Skulpturen nach Zeichnungen und Gemälden  
des Malers. Im direkten Gegenüber mit Brancusis – früher entstandenem –  

Kuss zeigt sich die konzeptionelle Bandbreite der Bildhauerei im  
frühen 20. Jahrhundert.
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Ausstellungsbegleiter

William Edmondson
1874 Davidson County, Tennessee, USA – 1951 Nashville, Tennessee, USA

Im Alter von 57 Jahren begann William Edmondson, der bis dahin als Landarbeiter und 
Hausmeister gearbeitet hatte, Steinskulpturen herzustellen. Gegenüber interessierten Besuchern 
stellte er den Beginn seiner künstlerischen Arbeit als eine göttliche Berufung dar. Edmondsons 

Figuren waren inspiriert von seiner Umgebung und Gedankenwelt: Personen aus der Bibel, wie Adam 
und Eva, Tiere, Charakterstudien, wie die einer Lehrerin oder eines Priesters, oder Darstellungen 
populärer Persönlichkeiten wie Eleanor Roosevelt oder der Boxer Jack Johnson. Steinreste für seine 
Skulpturen ließ Edmondson sich von Arbeitern aus einem nahegelegenen Steinbruch mitbringen.  
In dem Skulpturengarten, der mit der Zeit im Hof seines bescheidenen Hauses entstand, verkaufte er 
neben seinen Skulpturen auch selbst angebautes Gemüse. Nach Nashvilles Künstlergemeinschaft  
wurde auch die Fotografin Louise Dahl -Wolfe auf ihn aufmerksam. Ihre Fotos in der Zeitschrift Harper’s 
Bazaar machten Edmondsons Arbeiten einem größeren Publikum bekannt. 1937 erhielt Edmondson  
als erster afroamerikanischer Künstler überhaupt eine Einzelausstellung im Museum of Modern  
Art in New York.

André Bauchant
1873 Château-Renault, Frankreich – 1958 Montoire-sur-le-Loir, Frankreich;  
aktiv ca. 1915 – 1957

André Bauchants Werk vereint verschiedenste Bildtypen:  
das Historienbild, die Landschaft, das Blumenstillleben und  
das Porträt. Die großformatigen Szenen erinnern aufgrund  
ihrer Flächigkeit, des Verhältnisses von Körper und Raum,  
der blassen Farbgebung und erzählerischen Qualität an die 
Wand malerei der italienischen Frührenaissance. Werke der 
Renaissance, des Barock und auch der Antike waren Bauchant  
gut bekannt und dienten ihm als Inspiration, er studierte sie  
nach historischen Stichen und Foto-Reproduktionen. 

Bauchant präsentierte seine Historiengemälde erstmals 1921  
im Pariser Salon d’Automne. Ab 1927 stellte er in der Galerie 
Jeanne Bucher in Paris aus. 1928 beauftragte ihn Serge Diaghilev,  
die Kostüme für das Ballett Apollon Musagète zu Musik von  
Igor Strawinsky zu entwerfen. Künstler wie Max Ernst waren  
von seiner Malerei  beeinflusst. Sein Förderer, der Architekt, 
 Gestalter und Theoretiker Le Corbusier bescheinigte Bauchants 
Werk „keine Skrupel und diese Naivität, die (ihn) alles  
wagen lässt.“ 

Der Schatten der Avantgarde
Rousseau und die vergessenen Meister

Die Ausstellung zeigt Hauptwerke von 13 Künstlerinnen und Künstlern,  
die überwiegend keine akademische Ausbildung hatten und heute nicht  
im Museumsbetrieb zu finden sind. Das Spektrum reicht dabei von Malerei 
und Zeichnung über Plastik bis zu Fotografie. Jeder der Positionen ist ein 
eigener Raum oder Bereich gewidmet, um das jeweilige Werk in dichter 
Zusammenstellung erleben zu können. Eine Schlüsselposition kommt dem 
Maler Henri Rousseau zu, der als Prototyp des modernen künstlerischen 
Auto didakten an einer Schnittstelle von nicht-akademischer Kunst und 
kuns thistorischer Kanonisierung steht. Von der Pariser Avantgarde in  
den Jahren nach 1900 mit großer Faszination rezipiert, ist er als einziger  
der ausgestellten Künstler nie aus dem Blick geraten, wenn es um die 
 Moderne ging. 

Während ungeschulte Künstler üblicherweise als Naive oder Außenseiter  
aus der Diskussion über die Kunst der Moderne ausgeschlossen werden,  
stellt die Ausstellung ihre Arbeitsweise, ihr Selbstverständnis und ihre
Rezeption als ein genuin modernes Phänomen heraus. Zwar waren die 
Künstler der Ausstellung in ihrer Haltung keine Avantgardisten oder 
 Modernisten, doch durch ihre selbst entwickelte, akademisch ungeschulte 
Arbeitsweise und ihre oftmals radikalen Bildfindungen stellten sie ästhetische 
Konventionen in Frage. Der anti-akademische Zug der Moderne war  
die Voraussetzung dafür, dass die Autodidakten ein künstlerisches Selbst - 
ver ständnis außerhalb bestehender Institutionen entwickeln konnten; die 
Neubewertung ästhetischer Phänomene ermöglichte die Wertschätzung  
ihrer Arbeiten. Oft waren es etablierte Künstler der Avantgarde, die zuerst  
auf die Autodidakten auf merksam wurden und ihr Werk bekannt machten. 
Um diese Verbindungen sichtbar werden zu lassen, stehen den 13 Klein- 
Retrospektiven in der Aus stellung einzelne Schlüsselbilder aus der Kunst 
der Moderne und der Gegenwart zur Seite. In der Zusammenschau  
werden die ungewöhnlichen Bilder und Skulpturen der Autodidakten 
lesbar als ständige Begleiter der Avant garde, die unser Bild der Kunst  
des 20. Jahr hunderts bereichern und vertiefen. 

Morris Hirsh�eld 
1872 Polen (Russisches Kaiserreich) – 1946 New York, USA;
aktiv 1937 – 1946

Am 23. Juni 1943 eröffnete das Museum of Modern 
Art in New York eine „Retrospektive primitiver 
Gemälde eines Herstellers von Mänteln, Anzügen und 
Pantoffeln im Ruhestand“. Der Rentner war Morris 
Hirshfield, ein in Polen geborener und in die USA 
ausgewanderter Künstler, der dort in der Modebranche 
erfolgreich war. Erst nach seinem Ausscheiden aus 
dem Berufsleben begann er zu malen, vorwiegend 
Tiere und Frauenakte vor irritierend ornamentierten 
Hintergründen. Hirshfields Gemälde waren stark von 
seiner früheren Profession beeinflusst: Seine Bilder 
verraten ein großes Interesse an der Materialität der 
Bildfläche, deren Ornamente an Stoffmuster erinnern. 
Es ist sehr wahrscheinlich, dass er, um die spiegel-
symmetrischen Figuren auf Bildern wie Mädchen  
im Spiegel, Zwei Frauen vor dem Spiegel oder auch 
Revuegirls mit Engeln vorzuzeichnen, tatsächlich 
Schnittmuster verwendete, wie sie damals in Mode-
ateliers gebräuchlich waren. Dass dieser Künstler,  
der Ende der 1930er-Jahre die Bühne des New Yorker 
Kunstlebens betrat, das Interesse der aus Europa 
emigrierten Surrealisten weckte, verwundert kaum. 
Ein Jahr vor seiner MoMA-Retrospektive gelangte 
bereits das Bild Girl with Pigeons in die von André 
Breton und Marcel Duchamp initiierte Ausstellung 
First Papers of Surrealism (1942). 

Séraphine Louis
1864 Arsy, Oise, Frankreich – 1942 Clermont,  
Oise, Frankreich; aktiv ca. 1915 – 1931

Die Gemälde von Séraphine Louis lassen  
sich nur oberflächlich als Blumenstillleben 
einordnen. Die Gewächse, die sie darstellt, 
entwickeln ein Eigen leben, das sich botanisch 
nicht mehr kategorisieren lässt. Ihre Bilder 
zeigen eine paradiesische Vege tation, deren 
Pflanzen zugleich blühen und Früchte tragen. 
Ihre Paradiesbäume lassen sich zum einen als 
Darstellungen apokalyptischer Visionen lesen. 
Zum anderen verselbstständigt sich in ihnen 
die Malerei: Sie breitet sich in der Fläche aus 
und tendiert zum all-over, wie es die ab Anfang 
der 1940er-Jahre entstandenen Bilder Jackson 
Pollocks tun. Séraphine Louis hat ihre Bilder 
fast ausschließlich mit dem in ihrer Zeit ge-
 bräuchlichen Haushaltslack Ripolin gemalt, 
einem schwer zu ver arbeitenden Material, das 
leicht Risse und Wolken bildet, das sie jedoch 
jeder Ölfarbe vorzog. Zeitgleich experimen-
tierten auch Künstler der Avantgarde wie 
Georges Braque, Pablo Picasso und Francis 
Picabia mit diesem Material. Erstmals sind in 
dieser Ausstellung die sechs größten Bilder  
der Künstlerin zusammen zu sehen. Erich Bödeker 

1904 Recklinghausen – 1971 Recklinghausen; aktiv ca. 1959 – 1971

Der Bergmann Erich Bödeker wurde gegen Ende der 1950er-Jahre wegen einer 
Lungenkrankheit frühpensioniert. Ab dieser Zeit begann er, Skulpturen zu schaffen, 
zunächst aus Holz, später aus Beton über einem Kern aus Holz, Kaninchendraht  
und Blech. Häufig stehen seine Werke ohne Sockel auf dem Boden und schließen 
damit an eine Tradition moderner Skulptur seit Auguste Rodin an, die versucht,  
die Distanz zwischen Werk und Betrachter aufzuheben. Schon früh kam Bödeker  
auch mit der zeitgenössischen Kunst in Berührung. Er kannte Werke von Henry 
Moore, nahm sich in einigen seiner Arbeiten Wilhelm Lehmbruck zum Vorbild  
und schuf Künstlerporträts, etwa von Joseph Beuys. Häufig nutzte Bödeker ausge-
diente Gegenstände des täglichen Lebens und gab ihnen in seinen Skulpturen eine 
neue Funktion. So verwendete er etwa Topfdeckel oder Autoteile, wie die Radkappe, 
die der Dompteuse in der Ausstellung als Kopfbedeckung dient, oder eine Wärm-
flasche, die er dem Ziegenbock ans Hinterteil gehängt hat. Viele seiner Figuren sitzen 
auf ausgedienten Gartenbänken oder -stühlen. Diese künstlerische Praxis steht 
Kunstrichtungen seiner Zeit wie der Pop Art und dem Nouveau Réalisme nah, die 
ebenfalls Alltagsgegenstände benutzten und diese in der Kunst hoffähig machten. 

Martín Ramírez 
1895 Tepatitlán, Jalisco, Mexiko – 1963 Auburn, Kalifornien, USA; aktiv ca. 1935 – 1963

Wie viele Mexikaner seiner Generation verließ Martín Ramírez Ende der 1920er-Jahre seine  
Familie, um in den USA zu arbeiten. Nach einem psychischen Zusammenbruch verbrachte er jedoch 
ab 1931 den Rest seines Lebens in verschiedenen psychiatrischen Kliniken in Kalifornien. Ramírez’ 
groß formatige Zeichnungen entstanden auf mit einer Paste aus Kartoffelstärke und Speichel zu-
sammengestückelten Papierresten. In zahlreichen Variationen bearbeitet er darin Motive, meist aus 
Linien konstruierte Fantasielandschaften, die sich teils auf seine mexikanische Herkunft, teils auf  
das Leben in den USA beziehen. Der Reiter oder die charakteristischen Kirchenarchitekturen erinnern 
an Mexiko. Die collagierten Versatzstücke mit Autos, Frauen und Stadtansichten dagegen zeigen eine 
für Ramírez vielleicht unerreichbare Welt. Die Schienen und Tunnel lassen sich auf die Reise, auf  
das Verlassen der Heimat beziehen, wobei der Rhythmus der Linien das Rattern der Züge anschaulich 
macht. Auf poetische Weise beschäftigt sich Ramírez mit der Bewältigung von Migration, der Suche 
nach kultureller Identität, aber auch dem Wunsch nach einem Leben jenseits des Patient-Seins. 
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Louis Michel Eilshemius
1864 Newark, New Jersey, USA – 1941 New York, USA

Trotz seiner akademischen Ausbildung gleicht Louis Eilshemius’ Biografie 
der vieler künstlerischer Autodidakten des 20. Jahrhunderts. Eilshemius 
studierte Malerei an der privaten Académie Julian in Paris, reiste durch 
Europa und versuchte als akademischer Maler in New York Fuß zu fassen. 
Der Versuch misslang: Von einer Ausnahme abgesehen wies die dortige 
Academy of Art seine Bilder zurück. Von Hause aus finanziell unabhängig, 
verfolgte Eilshemius seine künstlerische Mission unbeirrt weiter. Ein 
zentrales Thema war für ihn der Akt in der Landschaft. Um 1900 – zehn 
Jahre nachdem Paul Gauguin erstmals nach Tahiti aufgebrochen war – 
schiffte er sich ebenfalls in die Südsee ein. Während Gauguin ein einfaches, 
vom europäischen Kultur- und Kunstbetrieb unberührtes Leben gesucht 
hatte, hoffte Eilshemius, in Samoa sein akademisches Ideal des Akts in  
der Landschaft real erleben zu können. 

Der ausbleibende Erfolg als Maler ließ Eilshemius künstlerische Ausflüge 
in die Literatur und Musik unternehmen. Ab etwa 1910 lässt sich beobachten, 
dass seine Bilder radikaler werden: Die Nymphen und Badenden sind 
zunehmend von anatomischen Zwängen befreit, die Farbpalette tendiert 
immer mehr ins Bräunliche, die Landschaftsdarstellungen geraten beinahe 
abstrakt. 1917 wurde Marcel Duchamp angesichts des Bildes Rose Marie 
Calling (Supplication) auf Eilshemius aufmerksam und förderte ihn in  
den folgenden Jahren unter anderem mit mehreren Einzelausstellungen  
in der von ihm mitgegründeten Société Anonyme. 

Nikifor Krynicki (eigentlich Epifaniusz Drowniak)

1895 Krynica-Zdrój, Galizien (heute Polen) – 1968 Folusz, Polen 

Nikifor Krynicki wuchs ohne Eltern auf und zählte in Polen zu einer orthodoxen Minderheit – 
 Umstände, die ihn zusammen mit seiner Behinderung und seinem Analphabetismus zeitlebens  
zum Außenseiter der Gesellschaft machten. In der Kunst fand er eine Möglichkeit, sich auszu drücken 
und schuf mit seinen Bildern eine idealisierte Gegenwelt. Die Aquarelle und Gouachen von Nikifor 
zeigen Ansichten von tatsächlichen oder erträumten Gebäuden, Landschaften und Räumen. Auch 
zahlreiche Porträtdarstellungen sind darunter: Ein Selbstporträt zeigt ihn als Maler, der gut gekleidet 
und mit einer Aktentasche zur Arbeit geht. In anderen stellt er sich als Lehrer oder gar als Bischof dar. 

Nikifor lebte im galizischen Kurort Krynica-Zadrój und verkaufte seine Werke an die Kurgäste.  
Seiner Stellung als Künstler war sich der Autodidakt durchaus bewusst. In einem Bittbrief, den er  
dort aufstellte, wo er malte, ließ er wissen: „Meine Bilder sind in ganz Europa auf Anklang gestoßen 
und über mich wurden zwei Bücher geschrieben, die in der Buchhandlung nebenan zu sehen sind.“ 
Nikifor gilt heute als zentrale Figur der polnischen Kunst. 

7

Henri Rousseau 
1844 Laval, Frankreich – 1910 Paris, Frankreich; aktiv ca. 1875 – 1910

Henri Rousseau gilt als erster moderner nicht-akademischer Künstler. Bereits zu 
Lebzeiten wurde er von Protagonisten der Avantgarde wie Pablo Picasso, Robert 
Delaunay und dem Dichter Guillaume Apollinaire geschätzt, unterstützt und 

gesammelt. Neben seinen vielen eindringlichen Bildnissen, die einflussreich für die 
Porträtmalerei des 20. Jahrhunderts waren, ist er vor allem durch seine Dschungelbilder 
bekannt geworden. Diese entstanden, ohne dass er die exotischen Landschaften und Tiere, 
die sie darstellen, jemals tatsächlich gesehen hatte. Rousseau schöpfte aus seinen Besuchen 
in den botanischen Gewächshäusern von Paris oder in den naturkundlichen Museen,  
wo Präparate wilder Tiere ausgestellt wurden, aber auch aus populären Bildpublikationen, 
denen viele seiner Szenen unmittelbar entlehnt sind. Jedoch verstand er es, diese unter-
schiedlichen Vorlagen überzeugend in eigenständige Kompositionen zu überführen.  
Das Zusammenwirken einer intensiven Farbgebung, zum Beispiel die unendlich variierten 
Grüntöne der Dschungelszenen, und einer formalen Vereinfachung mittels einer scha-
blonenhaften Frontalität der Darstellung beeinflusste als neuartige und höchst individuelle 
Bildsprache unter anderem die Künstler des Kubismus und des Blauen Reiters. Rousseau 
verstand sich jedoch selbst weder von seinem Bildkonzept noch von seiner künstlerischen 
Haltung her als der Moderne und der Avantgarde zugehörig; zeitlebens schätzte er  
die Größen der französischen Salonmalerei des 19. Jahrhunderts. 

9

Miroslav Tichý
1926 N(t)ice, Tschechoslowakei – 2011 Kyjov, Tschechische Republik

Miroslav Tichýs Schwarz-Weiß-Fotografien zeigen 
meist Frauen in scheinbar unbeobachteten Momenten. 

Mit selbstgebastelten Kameras aus Pappe, Dosen, Brillen-
gläsern und anderen Materialien zog er in den 1960er-  
bis 1980er-Jahren durch Kyjov und fotografierte drei Filme 
pro Tag. Er fotografierte ältere Frauen beim Einkaufen, 
junge Frauen beim Sonnenbaden, Frauen auf der Straße. 
Tichý entwickelte seine Fotografien selbst und bearbeitete 
sie häufig weiter: Er klebte sie auf Pappen, die er verzierte, 
oder er zeichnete auf die Abzüge. Eine collagenhafte und 
unvollkommene Anmutung sind typisch für sein Werk. 
Tichý war kein Autodidakt im klassischen Sinne – in  
den 1940er-Jahren besuchte er die Kunstakademie in Prag 
und studierte dort Malerei, seine Karriere galt als viel-
versprechend. Mit dem Kommunismus veränderte sich 
Tichýs Lebenssituation und er entwickelte sich zum 
gesellschaftlichen Außenseiter. 2004 stellte der Ausstellungs-
macher Harald Szeemann Tichýs Arbeiten auf der Sevilla 
Biennale der internationalen Kunstszene vor. Es folgten 
viele Ausstellungen seines Werks in den Jahren darauf, für 
die sich Tichý selbst jedoch kaum interessierte. 

Adalbert Trillhaase
1858 Erfurt – 1936 Niederdollendorf;  
aktiv ca. 1918 – 1936

Adalbert Trillhaase stand in enger 
Verbindung mit den progressiven Künstlern 
seiner Zeit: Im Umkreis der Künstlergruppe 
Junges Rheinland, deren zentrale Figur  
die Düsseldorfer Bäckersfrau und spätere 
Kunsthändlerin Johanna Ey war, und ermutigt 
von Künstlern wie Otto Dix und Max Ernst 
begann er zu malen. Den größten Teil seines 
Werkes bilden Darstellungen biblischer 
Erzählungen, sowohl des Alten als auch des 
Neuen Testaments. Wie andere Maler seines 
Umfelds griff er dabei auf ikonografische 
Traditionen mittelalterlicher Buch- und 
Tafelmalerei zurück. Trotz der konkreten 
Anleihen nahm Trillhaase in seinen Arbeiten 
eine eigenwillige Perspektive auf die christlichen 
Bildinhalte ein. Er sammelte Anregungen aus 
verschiedenen Werken, fügte Versatzstücke  
von Landschaften zu Kulissen zusammen  
und arbeitete mit wechselnden Proportionen.  
Aus intensiver Bibellektüre entwickelte er eine 
eigene Erzählperspektive und Deutung des 
Geschehens. Neben den Ölgemälden entstand 
ein umfangreiches zeichnerisches Œuvre,  
das von diesen weitgehend unabhängig ist  
und eigenständigen Werkcharakter hat. 

Bill Traylor 
um 1853 Benton, Alabama, USA – 1949 Montgomery, Alabama, USA; aktiv ca. 1939 – 1949

Bill Traylor wurde in die Sklaverei hineingeboren und blieb auch nach deren Abschaffung 
noch lange auf der Baumwollplantage, auf der er bis dahin gelebt hatte. Erst mit über  

80 Jahren zog er in die Hauptstadt Alabamas, Montgomery, wo er auf der Straße zu zeichnen begann.  
Auf gefundenen Papieren und Kartons entstanden mit einfachen Plakatfarben höchst lebendige 
Szenen. Tier- und Menschendarstellungen erinnern in ihrer grafischen Reduzierung an Werbe-  
und Gebrauchsgrafik. In den zunächst abstrakt erscheinenden Formen auf seinen Bildern sind 
Gegen stände aus Traylors täglichem Leben zu erkennen, etwa Brunnen, Straßenuhren oder die  
Kuppel des Kapitols von Montgomery. Vielfigurige Szenen wie Verfolgungsjagden oder Prügeleien 
zeugen von einer gewalttätigen, von Rassenhass und Lynchjustiz geprägten Zeit. Verschlüsselt in 
Kürzeln und Andeutungen prangert Bill Traylor in diesen Werken das Unrecht der Rassentrennung 
und der Sklaverei an, das er selbst hatte erdulden müssen. 

Alfred Wallis
1855 Devonport, Vereinigtes Königreich – 1942 Penzance,  
Vereinigtes Königreich; aktiv ca. 1922 – 1942

Alfred Wallis arbeitete als Matrose, Fischer und 
Altmetallhändler in St. Ives an der Küste Corn-
walls, bevor er nach dem Tod seiner Frau im Jahr 
1922 zu malen begann. Fast alle seine Bilder haben 
die Seefahrt zum Thema. Landkartenähnlich,  
ohne Perspektive oder tatsächliche Größenverhält-
nisse zu beachten, malte Wallis Segelschiffe, das 
Meer, Leuchttürme, Küsten und Brücken aus  
der Erinnerung. Da zu dieser Zeit Segelschiffe 
vermehrt durch Dampfschiffe ersetzt wurden,  
ist seine Malerei zugleich eine Reminiszenz an 
vergangene Zeiten. Seine Bilder sind jedoch keine 
romantisierenden maritimen Stimmungsbilder. 
Vielmehr sind sie präzise Darstellungen von  
Land und See aus einer spezifisch nautischen 
Perspektive, die so nur von jemandem gemalt 
werden konnten, der die dargestellten Orte selbst 
als Seefahrer besucht hat. 1928 kamen die Maler 
Christopher Wood und Ben Nicholson nach  
St. Ives. Fasziniert von Wallis’ Malerei förderten  
sie sein Werk, indem sie es in London bekannt 
machten. Trotz der Begegnungen mit anderen 
Künstlern veränderte sich Wallis’ Malerei nicht, 
und obwohl seine Werke vermehrt gezeigt wurden, 
änderte dies nichts an seiner Lebenssituation.  
Er starb 1942 in armen Verhältnissen. 
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13

11

Gemeinsam gefördert von:

Museum Folkwang
Museumsplatz 1
45128 Essen

www.museum-folkwang.de

Der Schatten der Avantgarde wörtlich genommen:  
Die Schrift „Avantgarde“ bekommt einen Schatten, der sich im Bewegtbild 
dynamisch entwickelt. Die Plakate sind nur ein Stadium der Animation.

Schattenhafte Elemente finden sich in den Drucksachen  
wie Einladungskarten, Flyer, Ausstellungsbegleiter (oben) wieder.36
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Red Bull Music Academy
New York 2013

Kulturidentität 

Rolle: 
– Co-creative Lead m/ David Eckes
– Konzeption und Gestaltung, Print/Bewegtbild
– 3D Artwork, Rendering
– Animation

37

Client: Red Bull Music Academy / Yadastar
Konzeption und Gestaltung: Paul Steinmann, David Eckes



Red Bull Music Academy New York 2013

38

https://vimeo.com/45210272


Red Bull Music Academy New York 2013

39



FreeSync

StereoMono

Red Bull Music Academy New York 2013

40



Museum Ludwig
Ludwig Goes Pop
Kulturidentität, Ausstellungsgestaltung

Rolle: Creative Direction, Art Direction, Design
– Co-creative Lead mit David Eckes und Michael Pichler
– Konzeption und Gestaltung Print, Online, Raum, Öffentlicher Raum
– Ausstellungsgestaltung in ausgewählten Breichen
– Leitsystem rund um das Museumsgebäude
– Layoutadaptionen
– Visualisierungen, Renderings, Präsentationen
– Grafische Raumgestaltung, Reinzeichnung
– Planung von Möbelelementen, technische Zeichnungen  
– Überwachung der Gewerke (Schreinerei, Teppichleger, Werbetechnik) 
– Katalogkonzept
– Repro-Fotografie und Fotobearbeitung für den Katalog
– 3D-Animation, Sounddesign

41

Client: Museum Ludwig
Konzeption und Gestaltung:  
Paul Steinmann, David Eckes, Michael Pichler



Das Museum wird zum umgebenden Objekt. Oberflächen wurden großzügig grafisch  
mit kuratierten Pop-Art-Elementen bespielt. Der Raumeindruck wurde so stark verändert.42

Museum Ludwig — Ludwig Goes Pop



Abstrakte Lesemöbel und Typografie in architektonischen Dimensionen43

Museum Ludwig — Ludwig Goes Pop



Multimediale Begleitung44

Museum Ludwig — Ludwig Goes Pop



Transfer von Werbetechnik in den White Cube Museum. 
Umgekehrt Kunst in der massenmedialen Wiederholung im Elekrodiscount Saturn in Köln.45

Museum Ludwig — Ludwig Goes Pop

https://vimeo.com/111859907


Theaterhaus Jena
Radikales Gesellschaftslabor

Spielzeitidentitäten 2010 – 2017

Rolle: Creative Direction, Art Direction, Design, Fotografie
– Konzeption und Gestaltung Kulturidentität (Typo, Bildsprache, Verhalten)
– Konzeption und Gestaltung Spielzeitkampagnen (Plakate, OOH, Sonderaktionen)
– Experimentelle Motiventwicklung, Fotografie, Objekt

46

Client: Theaterhaus Jena
Künstlerische Leitung: Moritz Schönecker,  
Veronika Bleffert, Benjamin Schönecker, Marcel Klett 
Konzeption und Gestaltung: Paul Steinmann,  
Lisa Baumgarten (ab 2017), David Eckes (bis 2016)
Mitarbeit von Praktikanten: Jannis Zell



DIE GLASMENAGERIE
Guck in den Mond und wünsch Dir was

Premiere am 1. November 2012 Eine Produktion des Theaterhauses Jena

DIE OFFENBARUNG DES JOHANNES
Sie werden auf den schauen, den sie durchbohrt haben

Premiere am 25. Oktober 2012 Eine Produktion des Theaterhauses Jena

ICH BEDANKE MICH (FÜR ALLES)
Der Morgen nach der Katastrophe

Premiere am 26. Oktober 2012 Eine Produktion des Theaterhauses Jena

TITUS ANDRONICUS
Eine höchst bedauernswerte Tragödie

Ab dem 18. April 2013 Eine Produktion des Theaterhauses Jena

80 ÜBER NACHT
Forever Young

Ab dem 2. Mai 2013 Eine Produktion des Theaterhauses Jena

RAMBO
Ihr habt zuerst geschossen

Premiere am 29. Oktober 2012 Eine Produktion des Theaterhauses Jena

Die Disziplinaranstalt Eine Selbstverfertigungsmaschinerie — ab dem 24. April 2014 THEATERHAUS JENA 
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MICHAEL KOHLHAAS

Ab dem 23. Oktober 2014
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QUICK

#CQD

C
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A
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G
ER

We have 
struck  
a berg.
Funkspruch der Titanic 
am 15. April 1912 um 00:20 Uhr. 
Position: 41°46' N 50°14' W   

Multiperspektivische  
Positionen zur  

Schieflage der Nation
10. April — 9. Juli 2018

Theaterhaus Jena

Titanic

Gefördert im Rahmen der Innovationsförderung Kunst & Kultur der Stadt Jena.  

QUICKD
A

N
G

ERC
O

M
E

Titanic

Sinking by 
the head.
Funkspruch der Titanic
am 15. April 1912 um 00:40 Uhr 
Position: 41°46' N 50°14' W   

#CQD

Multiperspektivische  
Positionen zur  

Schieflage der Nation
10. April — 9. Juli 2018

Theaterhaus Jena

Gefördert im Rahmen der Innovationsförderung Kunst & Kultur der Stadt Jena.  

Ti
ta

ni
c

QUICKD
A
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E

#CQD

We are  
about  
all down.
Funkspruch der Titanic 
am 15. April 1912 um 00:40 Uhr. 
Position: 41°46' N 50°14' W   

Multiperspektivische  
Positionen zur  

Schieflage der Nation
10. April — 9. Juli 2018

Theaterhaus Jena

Gefördert im Rahmen der 
Innovationsförderung Kunst & Kultur 

der Stadt Jena.  

Jede Spielzeit eine eigene Identität, ausgerichtet am jeweiligen Spielzeitmotto. Hier: Produktionsplakate

47
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TITUS ANDRONICUS
Eine höchst bedauernswerte Tragödie

Ab dem 18. April 2013 Eine Produktion des Theaterhauses Jena

80 ÜBER NACHT
Forever Young

Ab dem 2. Mai 2013 Eine Produktion des Theaterhauses Jena

RAMBO
Ihr habt zuerst geschossen

Premiere am 29. Oktober 2012 Eine Produktion des Theaterhauses Jena

Objekthafte und fotografische Motiventwicklung.  
Hier: Drei Produktionsplakate aus dem Jahr 2013, Auszeichung: 100 Beste Plakate48

Theaterhaus Jena — Radikales Gesellschaftslabor
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HAMLET

Ab dem 5. Februar 2015

Experimentelle Entwicklung einer inhaltlich basierten Ästhetik. 
Transfer des Spielzeitmottos „Realität abschaffen!“ in eine gestalterische Verhaltensweise.  49

Theaterhaus Jena — Radikales Gesellschaftslabor

Realität Neue Realität

Realität Neue Realität

Realität realitisch darstellen:
Kodak-Scanner-Test-Bild

Realität abschaffen!



Jährliches Portrait-Footoshooting mit dem Ensemble des Theaterhauses50
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Bespielungen des Umfeldes des Theaterhauses und im Stadtbild, Publikationen, Banner51

Theaterhaus Jena — Radikales Gesellschaftslabor



Bespielungen des Umfeldes des Theaterhauses. Hier mit dem 
Künstlerduo „SONDER“ (Anton Steenbock und Peter Berbohm)  
in ihrer Temporären Garage auf dem Theatervorplatz.52

Theaterhaus Jena — Radikales Gesellschaftslabor
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Ausgewählte Marken und Institutionen, für die ich im Rahmen von Projekten gearbeitet habe.
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https://vimeo.com/25965495
https://vimeo.com/25965495
https://vimeo.com/25965495
https://www.paulsteinmann.com

