


Was kann Malerei in unser multimedialen Gegenwart
noch bedeuten? Aris Kalaizis zeigt es uns auf
beeindruckende wie ungeheuerliche Art und Weise.
Der Kunstler ist Bilderfinder und Weltenschopfer,

ein Traumbandiger und Geschichtenerzahler, der uns
fordert, auch herausfordert, uns ins Staunen versetzt,
aber auch zum Nachdenken verfihrt. Kalaizis
inszeniert Malerei wie ein Theaterregisseur, aber

es kommen keine abgeschlossenen Sticke zur
Auffihrung, sondern nur Bruchsticke und Fragmente,
in denen sich das Zeit- und Raumgeflge aufzuheben
scheinen. Der Mensch und seine Existenz in all seinen
Schattierungen und Tiefen stehen auf der Buhne,
gleichzeitig sind es aber vor allem die Zwischenraume,
die den Kinstler interessieren. Kalaizis will nichts
abbilden, nicht die Illusion von Realitat erzeugen,
denn er weifs um die groRe Kraft seines Mediums:

es ist die Fahigkeit des Kinstlers, sich seine eigene
Wirklichkeit zu imaginieren, eine malerische Welt

mit neuem Regelwerk und Gesetz, eine Welt aber auch,

die zurlckstrahlt und viel Uber uns, auch unsere
Gesellschaft erzahlt. Dabei ist Kalaizis vor allem eins:

ein grandioser Maler. Der Kinstler liebt sein Malmaterial,
meisterlich gestaltet er Farbraume, Oberflachen und
Lichtstimmungen, experimentiert mit einem vielfaltigen
Formenrepertoire. All das flgt sich zu einem viel-
schichtigen, figurativen Bildgeschehen, in dem die Dinge
stets in geheimnisvoller Schwebe belassen werden

und uns gerade in ihrer Ratselhaftigkeit faszinieren. Die
heute in so vielen Lebenslagen eingeforderte Eindeutigkeit
suchen wir hier vergebens. Die Kunst kann die Wirklichkeit
,poetisieren’ — das wussten schon die Romantiker — und
ihre Wahrnehmung dadurch intensivieren, erweitern oder
auch hinterfragen, in dem wir sie neu und aus einer
anderen Perspektive betrachten. Die surreal-traumhaften
Bilder von Aris Kalaizis gelingt aber noch mehr als das:
sie tragen, und das ist gerade in unserer Gegenwart notiger
denn je, zur Wiederverzauberung von Welt bei.

Glnther Oberhollenzer, Leiter des Kiinstlerhauses Wien



Im Grunde bin ich ein Zahnarzt, der ein Loch bohrt
und es anschliefend nicht verschlielSt.
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Versuch einer Annaherung
unter Fremden

Ein Gesprach zwischen
Eberhard Geisler und Aris Kalaizis




GEISLER  Darf ich Sie zundchst Folgendes fragen: Sie kennen weder meine Stimme, noch
kenne ich lhre Stimme. Wir sind uns bislang nie begegnet. Sie leben als Maler in Leipzig und ich
lebe als Literaturwissenschaftler und Autor in Mainz. Was hat Sie bewogen, ein Gesprach mit
einem Fremden zu fiihren?

KALAIZIS Esist Neugier. Es kann passieren, dass ein Fremder mir mehr Giber mich und mein
Leben erzéhlen kann, als dies ein Freund konnte. Das war die Idee und in diesem Moment
schrieben Sie mir damals zufalligerweise. So hat es sich recht schnell gefiigt.

GEISLER  Verstehe. Fangen wir an: Woraus beziehen Sie Motivation und Kraft fur lhre Malerei?
KALAIZIS Da gibt es viele Motive.
GEISLER  Schildern Sie mir die dringlichsten.

KALAIZIS Sie mlssen wissen, dass die Malerei seit meiner Jugendzeit zunehmend bestimmend
wurde. Und da war das Ziel relativ friih abgesteckt: Maler werden. Nach der Wende konnte ich an
der Leipziger Hochschule fiir Grafik und Buchkunst Malerei studieren und erfolgreich als Meister-
schiler unter Ao Rink abschlieRen. Der Beruf des Malers bedeutete letztlich die Erfiillung meines
Jugendtraumes. Seitdem bin ich mit Liebe und, wenn ich so sagen darf, mit Leidenschaft Maler,

trotz mancher Verhartungen, die zwischenzeitlich natirlich entstanden sind. Es gab viele ermuti-
gende, aber auch entmutigende Momente. Je langer ich Uber lhre Frage nachdenke, umso mehr
waren es wohl die Riickschlage, die Opfer, aus denen ich im Nachhinein die meiste Kraft bezog.

GEISLER Ich finde es mutig, dass Sie zuerst iiber die entmutigenden Momente reden.

KALAIZIS Mut. Ich weil nicht. Da schieft mir gerade ein Witz Uber wirklichen Mut durch den
Kopf: Mutig ist, wer Dinnpfiff hat und trotzdem einen Furz wagt. Nein, im Ernst. Es hat damit zu
tun, dass ich mit der heute so blichen Positivitat, die mir leider zu oft als Optimismus der kurzen
Beine erscheint, nie etwas anfangen konnte.

GEISLER  Konnen Sie das erklaren?

KALAIZIS Herr Geisler, es sind doch oft die eher schmerzhaften Verwundungen, die zu etwas
Schwermut und Nachdenklichkeit fiihren und das Leben fruchtbar werden und Uberdenken lassen.

GEISLER  Wir werden darauf zuriickkommen und vermutlich hat meine nachste Frage damit
zu tun: Neulich gab es im Fernsehen eine Sendung iber die Malerei der Neuen Leipziger Schule
zu sehen. Sie wurden dabei unverstandlicherweise nicht berticksichtigt. Eine Malerei, die einen
groRen Hype erlebt hat und in den USA sehr gut verkauft worden ist, aber mit diesem verriickten
internationalen Kunstmarkt und seinen Schwankungen erst zurecht kommen musste.

KALAIZIS lhre Verwunderung dartber ist mir nicht fremd und ich wiirde liigen, wenn ich be-
haupte, dass ich nicht betriibt darliiber ware. Es gab und gibt zwar im Ausland immer wieder

So gesehen sollte
in jedem neuen Bild
zumindest der
Versuch stecken,
ein alteres Bild zu
uberwinden.

Ausstellungen zur Neuen Leipziger Schule zu denen ich eingeladen werde. Jedoch gibt es bislang
nicht eine einzige Teilnahme vergleichbarer Ausstellungen innerhalb Deutschlands.

Vielleicht sind meine Bilder nicht gut genug. Ich kann Ihnen nicht sagen, woran es bislang lag.
Auf jeden Fall habe ich gelernt, mit Defiziten zu leben und trotzig und auch ehrgeizig damit
umzugehen. Mein Vater sagte oft, Leben heift Verlieren. Und ich denke, damit hatte er Recht.

GEISLER  Empfinden Sie das so?

KALAIZIS Ja. Die Lehre aus seinem Statement ist doch aber auch, den Kopf nicht in den Sand
zu stecken. Zudem entsprache es auch nicht meiner Mentalitat. Also bin ich letztlich zur Aktivitat
gezwungen, die empfundene Niederlage, in mir als Mensch und vor allem in meiner Malerei, in
eine Art reflektierte Verwandlung zu Uberfihren. Die eigenen Bilder gelangen auf den Priifstand.
Und Zasuren sind immer schmerzhaft, weil ein altes Denken von einem neuen Denken revidiert
wird. So gesehen sollte in jedem neuen Bild zumindest der Versuch stecken, ein dlteres Bild zu
iberwinden. Ich suche doch nach Bildern, die von mir noch nicht gemalt wurden. Solche Prozesse
sind nie leicht und ein Aufbruchsgefiihl stellt sich vielleicht erst im Nachgang ein.

Vielleicht aber haben Sie Recht, denn wenn ein anderer Mensch auf mein Leben zuriickblickt,
kdnnte leicht der Eindruck entstehen, dass sich vieles geflgt hat und vieles geschmeidig verlief.
Und vielleicht ist es ja auch so und ich tdusche mich. In jedem Fall ist es fur mich ein zaher Kampf.

GEISLER  Aber so zah kann der Kampf doch auch nicht sein. Schlieklich haben Sie in den
letzten zwanzig Jahren viele Gemalde geschaffen und um lhre malerischen Fahigkeiten beneidet
Sie sicher der eine oder andere Kollege. Ich habe einmal nachgezahlt: Sie haben in dber 25 Jahren
mehr als 150 Bilder geschaffen. Ihre Bilder verkaufen sich gut und Sie gelten als erfolgreich.

Die Gotter des Olymp scheinen es doch mit Thnen nicht schlecht gemeint zu haben.

KALATZIS Das mag sein. Ich sehe es trotzdem so, zumal es sich mit meiner Vorstellung vom
Leben als Kampf, den ich als Einzelkampfer fihre, durchaus deckt.

GEISLER  Wie man Erfolg beurteilt, ist relativ und bestimmt auch subjektiv. An der Wirkung
Ihrer Bilder habe ich jedoch keinen Zweifel. Oder sehen Sie das etwa auch anders?

KALAIZIS Das kommt sicher auf die jeweiligen Werke an. Die Anspriiche an den Betrachter
sind da sehr verschieden und ob ein Werk gelungen ist, entscheidet nicht der Verkauf, sondern
—mit Verlaub — die Zeit. Aber im Grunde stimme ich Ihnen zu, dass die Bilder beim Betrachter
eine Wirkung erzeugen beziehungsweise hinterlassen. Das ist vor allem eine Beobachtung, die ich
in meinen Ausstellungen mache. Dort und im Atelier beobachte ich die Betrachter doch ziemlich
genau. Und dass die Menschen darin verweilen wollen, ist fiir mich etwas Schones, auch etwas
sehr Ermutigendes, weil es mir Kraft fir weitere Bilder verleiht.

GEISLER  Sie kamen kiirzlich von einer griechischen Insel zuriick. Was hat Sie dorthin gefihrt?

KALAIZIS Die Reisen durch Griechenland haben fiir mich immer etwas Unbeschwertes. Es ent-
steht ganz schnell ein Geflihl von Freiheit. Wer — wie ich — einmal davon beriihrt ist, der wird sich
standig angezogen fihlen.

GEISLER  Kommen wir zurlick zum besagten Film. Dort wurde auch eine Malerin aus Leipzig



vorgestellt, die ein bestimmtes Gemalde hat, das sie nicht hergibt, weil sie sich vorgenommen
hat, es alle fiinf Jahre zu (ibermalen, um ihre eigene jeweilige Weiterentwicklung sich selbst vor
Augen zu fihren. Sie, lieber Herr Kalaizis, erscheinen mir als sehr gefestigte Personlichkeit, aber
haben Sie trotzdem Verstandnis fir das auergewdhnliche Verhalten Ihrer Kollegin?

KALAIZIS Esfihren viele Wege nach Rom. Ihr Weg ist mir nicht unsympathisch. Meiner wére
es aber nicht. Ob ich mich entwickle, sehe ich doch erst in der Gegentiberstellung, im Nach- und
Nebeneinander bereits gemalter Bilder. Wir brauchen also den Vergleich, wie Feuerbach sagte;
das Wesen einer Sache liegt im Unterschied. Stellen Sie sich vor, eine Frau schminkt sich alle finf
Jahre neu — ohne die vorhandenen, darunter liegenden Schminkschichten zu beseitigen. Wenn-
gleich mir die Vorstellung gut gefallt, dass unter einer Oberflache alle weiteren Schichten erhalten
bleiben, brauchen wir doch zur Bewertung von Entwicklungen den Vergleich beziehungsweise
den Riickgriff auf das Vergangene. Man kann das Leben zwar nach vorn leben, aber kann es erst
im Riickblick begreifen, wie Kierkegaard schrieb. Mir scheint dieser Ansatz plausibel, zumal wir im
Moment unseres Tuns doch recht wenig darlber wissen kdnnen.

GEISLER  Beieinem meiner Besuche Leipzigs war ich auch im wunderbar renovierten Mendels-
sohn-Haus. In einem der Raume konnte man Ausschnitte aus Werken des Komponisten horen.
Mehrfach habe ich mir die Partie »Denn er hat seinen Engeln befohlen iber dir, dass sie dich
behiiten ...« aus dem Elias angehdrt. Wiirden Sie mit Mendelssohn gern (iber Engel reden, die
Sie ja auch gemalt haben?

KALAIZIS  Zweifellos. Mendelssohn wiirde aber rasch feststellen miissen, dass ich gar keine
Ohren habe.

GEISLER  Und vermutlich wiirden Sie ihm konstatieren, dass er keine Augen hat, wenngleich
auch Mendelssohn gemalt hat. LieRe sich nicht trotzdem ein Gesprach tiber Engel denken?

KALAIZIS Nun, ich kenne die von Ihnen zitierte Stelle aus dem Elias nicht. So bliebe mir nur,
ihm darzulegen, dass, nach meiner Vorstellung von Religion, die Gétter und ihre Boten, die Engel,
niemals unfehlbar, nie von ibermenschlicher Natur sein sollten. Daher sind die Engel in meinen
Bildern auch weniger behiitend, auftrumpfend und treten letztlich auch weniger stark auf.

Mehr noch: Sie sind fehlerhaft, gelegentlich auch mannlich, aber in ihrem Schwachsein vor allem
menschlich. Solche Zwitterwesen gefallen mir, sie sind mir sehr vertraut, denn ich nehme mich
selbst ahnlich wakhr.

GEISLER  Wie haben Sie Corona erlebt? Ich habe kiirzlich ein Interview mit Anselm Kiefer
gelesen. Darin schilderte er die Zeit wahrend Corona als die produktivste Phase seines Lebens.

KALAIZIS Das Arbeitspensum hat sich durch Corona nicht geandert. Sie missen wissen, dass
ich ohnehin etwas strenger getaktet bin, habe einen Arbeitsplan, den ich relativ diszipliniert
umsetze. Es gibt da keine Zyklen. Vielleicht kann ich im Herbst und Winter intensiver auch an
schwierigeren Dingen arbeiten als im Friihjahr oder Sommer, wo es mich zum Arbeiten in den
Wald, in die Natur zieht.

GEISLER Sie arbeiten doch auch mit Modellen?

KALAIZIS Ja. Richtig. Es gab wahrend des Lockdowns eine Phase, in der Uberhaupt keine

Solche Zwitterwesen
gefallen mir, sie sind
mir sehr vertraut,
denn ich nehme mich
selbst ahnlich wahr.

Menschen ins Atelier kommen konnten. Darunter litt ich am meisten. Es war eine traurige Zeit.
Das Malen im Atelier ist wie das Schreiben am Schreibtisch doch sehr einsam. Daher brauche
ich nach getaner Arbeit das Gesprach mit Freunden und Bekannten; das Weintrinken und
Zigarrerauchen ist doch eine noch schonere Sache, wenn man es mit anderen teilen kann.

GEISLER  Irgendwo erwahnen Sie dankbar Ihren GroRvater Constantinos. Was verbinden
Sie mit ihm?

KALAIZIS Ein sehr sportlicher Sprung. Ich habe meinen GroRvater leider nie kennenlernen
diirfen. Ich glaube, er war ein interessanter Mensch, mutmaRlich sehr politisiert. Er wirkte in
Zeiten des griechischen Birgerkrieges von 1946 bis 1949 an beiden Fronten. Er verdiente tags-
{iber sein Geld als Koch beim Militar, wahrend er sich nach Feierabend den Partisanen fiir die
Befreiung Griechenlands anschloss. Solche Spannungen halten die wenigsten Menschen aus.
Konflikte interessieren mich seit meiner Jugend, und klar, dass sein innerer Konflikt ihn fiir mich
interessant macht.

GEISLER  Sprechen Sie Neugriechisch? Was bedeutet griechische Kultur fiir Sie?
KALAIZIS Ja, allerdings ist es holprig. Aber glauben Sie, dass das irgendjemanden interessiert?
GEISLER  Mich schon.

KALAIZIS Gut. Heute bilden das Deutsche wie das Griechische ein Fundament, aus dem ich
gerne schopfe. Ich wiirde sogar sagen, dass sich das Spezifische meiner Arbeit aus diesem
doppelten Boden nahrt. Das war aber nicht immer so. Ich bin ja 1966 in Leipzig geboren und
es hat ungefahr bis zur Pubertat gedauert, bis ich mich fir die Herkunft meiner Eltern, ihre
Geschichte, die Geschichte und Sprache ihres Landes interessiert habe. Die Griinde waren sicher
vielfdltig. Vielleicht war ich als Kind noch nicht reif genug, in diesem bikulturellen Hintergrund
eine Besonderheit und Starke zu sehen.

GEISLER In diesem Zusammenhang haben Sie 2020 das Bild »Heimat« gemalt. Inwiefern
hat dieses Gemalde mit lhrer persénlichen Erfahrung zu tun?

KALAIZIS Esist ein Bild einer inneren Aufarbeitung. Vielleicht auch ein intimes Bild. Irgend-
wann ist die Zeit reif fir intimere Einblicke, weil mit zunehmendem Alter auch die Peinlichkeits-
schwelle sinkt. Das empfinde ich als angenehm.

GEISLER  Fur Ernst Bloch ist Heimat etwas, was in die Kindheit scheint. Ein Ort, den man
immer in sich weik, egal wo man ist. Was verbinden Sie mit dem Begriff Heimat?

KALAIZIS Nach meiner Auffassung von Heimat wird sie nicht nur in die Vergangenheit, sondern
vor allem in die Zukunft erzahlt. Meine Heimat hat wie der Baum eine Wurzel. Die Wurzel ist
jedoch nur ein Teil des Baumes, es gibt einen Baumstamm und es gibt Zweige und Verastelungen.
Und so wie ein Baum wachst, sich verandert und in Bewegung ist, so wird meine Heimat durch
das Zukiinftige bewegt und fortgeschrieben.

GEISLER  Heimat ist fiir Sie also kein Paradies, zumal die Gotter den Menschen das Paradies
nur geliehen haben. Ist Heimat demnach etwas ungreifbar Metaphysisches, das den Menschen
die Mdglichkeit nach Selbstbefragung bietet?



KALAIZIS Hier liefern Sie mir ein Stichwort. Erlauben Sie mir eine kurze Gegenfrage: Ich habe
in lhrem klugen und unbedingt lesenswerten Buch Mikronotizen folgenden Satz gefunden:

»Am Ende der Metaphysik ist die Moglichkeit vergangen, die Welt als Ganzes zu konzipieren.
Die Kunst, selbst in ihrem Wesen antimetaphysisch, bleibt aber von der Sehnsucht beseelt, noch
einmal entgrenzt den Blick schweifen zu lassen ...«." Vielleicht kdnnen Sie dazu etwas sagen?

GEISLER  Ich verwende den Begriff der Metaphysik im Sinne Heideggers als ein Denken, das
die Welt als Ganzes zu denken versucht. Schon die alten Griechen sind so verfahren: Die ganze
Welt ist Erde, sagt der eine. Nein, die ganze Welt ist Luft, sagt ein anderer.

Davon haben wir uns inzwischen geldst und bevorzugen — jedenfalls ich tue dies — ein fragmen-
tarisches, dem jeweiligen Augenblick gewidmetes Schreiben. Insofern ware Kunst »antimeta-
physisch«. Die Idee der Entgrenzung und der Unendlichkeit bleibt aber nach wie vor bestehen,
und mein neues Buch? stiitzt sich dabei noch deutlicher als zuvor auf bestimmte Traditionen theo-
logischer Uberlieferungen

KALAIZIS Nun, ich empfande die Welt als eine traurige Welt, wenn sie nicht Uberschreibbar,
ibermalbar ware.

GEISLER  Was bedeutet Evidenz fir Sie? Wann spiiren Sie Evidenz?

KALAIZIS Meine Eltern erzogen mich ohne Religion. Von Gott war daheim nie die Rede.

Sie mUssen wissen, dass meine Kindheit durch Schule, Familie und das Leben im Allgemeinen
durch die Welt des Faktischen bestimmt war. Dann kamen Kunst und Literatur. Da war ich
ungefahr sechzehn Jahre. Das war dann schon eine erste heftige Zasur, zugleich aber auch eine
willkommene Irritation, weil mir plotzlich klar wurde, dass ich mit Malerei mehr auszudriicken
vermag, als ich in der sogenannten Wirklichkeit vorfinden konnte.

GEISLER  Esist aufféllig, dass Sie neben lhren zahlreichen Portraits und Bildnissen oft einen
Hang zum Visionaren, Phantastischen entwickeln. Dariiber hinaus gibt es aber dennoch Motive,
die von religioser Bezugskraft zeugen. Sie haben gerade erzahlt, dass Gott in Ihrer Kindheit keine
Rolle spielte. Wie kénnen Sie sich aber vor diesem Hintergrund eine Hinwendung zum Religiésen
in threr Malerei erklaren?

KALAIZIS Eine interessante Frage. Wenn wir aber vom Religidsen reden, so werden wir ver-
mutlich recht schnell in die Kategorien von Macht und Machtmissbrauch der groen monotheis-
tischen Weltreligionen gelangen. Das ware schade, zumal so der weitverbreitete Fehler gemacht
wird, Religion mit Autoritat gleichzusetzen. Ich wiirde es daher vorziehen, wenn wir stattdessen
{iber Spiritualitat als ein allgemeinmenschliches Grundbedirfnis reden konnten.

GEISLER  Aber Sie verwenden doch auch christliche Symbole?

KALAIZIS Richtig. Es gibt in meinen Werken christliche Bezlige, die ich aber —und da ist der
Wendepunkt — ins Weltliche drehe. Es gibt im Grunde keine ungebrochenen Beziige. Das ist wichtig.
So kénnte ich heute keine Kreuzigungsszenen, wie sie vor fiinfhundert Jahren gemalt wurden, in
meinem Atelier neu auffiihren, weil ich schlicht an deren Bedeutung in unserer Zeit zweifle.

Es gibt in meinen
Werken christliche
Bezuge, die ich aber —
und da ist der
Wendepunkt —

ins Weltliche drehe.

Ich versuche Ihnen aber ein Beispiel zu geben, wie eine christlich inspirierte Drehung ins Weltliche
maglich werden kann. In einigen meiner Bilder finden sich kopfiiber liegende Figuren. Deren
Arme sind zumeist so ausgestreckt, dass sie an die Kreuzigung Petri erinnern. Theologisch gibt es
zur Kreuzigung Petri viele Deutungen. Wenn ich einen Menschen male, dessen Kérper auf dem
Kopf lastet, so hat er den Boden unter den FiiRen verloren. Er ist seiner Basis beraubt.

So gesehen ist es eine Allegorie diesseitiger Entwurzelung. Dass dariber hinaus diese Darstellung
formal sehr reizvoll ist, werden Sie verstehen.

GEISLER  Und Wurzeln tauchen in lhren Bildern ja mehrfach auf. Aber hier ist ein interessanter
Punkt, an dem ich noch einmal nachhaken darf: Sie entdecken an sich eine Hinwendung zum
Religidsen und sehen gleichzeitig im zeitgendssischen Menschen eine Entwurzelung. Wie erklaren
Sie sich diesen Widerspruch?

KALAIZIS Ich glaube, dass Menschen Bindungen brauchen. Und ich glaube, dass wir seit
der Moderne noch immer dabei sind, den Verlust an Bindungen weiter auszubauen. Darunter
fallen verlassliche menschliche Partnerschaften, aber auch Kirche. Und mit jedem Verlust steigt
naturgemaR die Angst im Menschen. Dariber hinaus haben wir uns mit den Gliicksversprechen
der Moderne arrangiert. Wir jagen einem Wachstum hinterher, das wir Fortschritt nennen, das
es aber weder vor der Moderne, noch im Mittelalter, bei den Inkas, im antiken Rom, Griechen-
land oder bei den Agyptern gegeben hat. Gleichzeitig ist aber auch unser Wohlstand gestiegen.
Noch nie ging es dem Menschen in einem materiellen Sinne besser. Wir geben heute nur ca.zehn
Prozent fiir Lebensmittel aus, wahrend es vor zweihundert Jahren noch achtzig Prozent waren.
Bloderweise ist die Zufriedenheit des Menschen leider nicht mitgewachsen.

GEISLER  Fir ein gutes Leben reicht es oft schon, wenn die Grundbedirfnisse gedeckt sind.
Wenn ich Sie richtig verstanden habe, konstatieren Sie dem Menschen der Moderne ein zu-
nehmend entfremdetes »sinnentleertes« Leben. Wie aber gestaltet sich fiir Sie Sinn im Alltag,
im Atelier?

KALATZIS Malerei ist der Wille zur Formgebung. Dariiber hinaus bietet sie auch die Maglich-
keit zur Transzendenz, die mir zuweilen Wege ins Uberirdische weisen kann. Es ist eine reine
Trotzreaktion. Transzendenz als Lust zum Formen.

Ich weiR nicht, wer, aber irgendein alter Grieche wird es gesagt haben: Das Sein ist, die Wirklich-
keit wird. Und genau das meine ich. Im Werden eines Gemaldes zeigt sich mein Trotz. Im Grunde
sollte aber jede schopferische Arbeit ein Aufbegehren des Geistes gegen eine profan erscheinende
Welt sein. Fur mich bedeutet dieser Ansatz Religiositat und beinhaltet gleichsam die Suche nach
einem gottlichen Prinzip. Und wenn durch meinen Willen zur Formgebung Gemalde entstehen,
in denen ein Ich durchschimmert, ist es etwas Wunderbares.

GEISLER Interessant ist, dass Sie als Kiinstler einen umgekehrten Weg vollziehen, hin zur
Religion, wahrend sich momentan doch viele Menschen von ihr abwenden. Galt nicht dem
modernen Kiinstler die Unbestimmtheit, das Offene als Leitmotiv?

KALAIZIS Religion ist per se nichts Schlechtes. Ich weif nicht mehr, welcher Dichter des Orients
gesagt hat, »die Religion ist das Wasser, das Schiff ist dasjenige, das die Religion interpretiert«.



Eine sehr schdne Formulierung. Und dass die Vernunft immer Herr im Hause sein sollte, versteht
sich von selbst. Die einen suchen Gott und finden ihn. Die anderen suchen ebenfalls Gott und
finden ihn nicht. Zu den Letztgenannten zahle ich. Das heift aber nicht, dass mein Suchen keine
Ernte einfahrt, auch wenn der Ertrag manchmal diirftig erscheint. Ernte ist vielleicht auch das
falsche Wort. Es geht eigentlich mehr um den Keim, der erst in einem Klima innerer Leere gesetzt
werden kann, so wie die Mystiker es verstanden haben.

GEISLER  Meinen Sie, dass die Logik, die den modernen Menschen in seinem Streben nach
Vernunft und Objektivitat kennzeichnet, Uiberzogen ist?

KALAIZIS Herr Geisler, ich rede nur von einem fruchtbareren Zusammenspiel von Herz und Himn.

Logik und Phantasie sind keine uniiberbriickbaren Gegensatze. Es gibt immer mehr Menschen
ohne Phantasie — sogar unter Kiinstlern. Problematisch wird es, wenn das eine ohne das andere
auszukommen glaubt. In so einem Gesellschaftszustand befinden wir uns.

GEISLER  Noch einmal gefragt: Wann wurde fir Sie das Thema des Religidsen interessant?

KALAIZIS Das kann ich nicht klar beantworten. Es sind ja viele offene Fragen, mit denen
man als junger Mann beinahe zeitgleich konfrontiert wird. Vermutlich aber bin ich durch den
Polytheismus der alten Griechen ein bisschen wach und auch neugierig geworden. Interessant
wurde die Gotterwelt des Altertums fiir mich wahrscheinlich, da deren Wirken nicht vorder-
griindig auf Strenge, Unfehlbarkeit und Unterordnung beruhte.

Die Gotter stritten miteinander, fihrten Krieg — zuweilen auch gegeneinander, waren liebend,
trennend, barmherzig und zornig, waren giitig, listig und begingen Ehebriiche und so fort.

Sie waren stark und zugleich schwach und ihre Schwache verlieh ihnen etwas Menschliches.
Der normale Mensch des Altertums fand dadurch ein Klima vor, in dem er offensichtlich ermutigt
wurde, aktiv zu werden. Orientierung bot ihm ein spekulatives Denken, das ihm erlaubte,
Fragen zur eigenen Existenz sowie zum Weltzusammenhang zu stellen.

Man braucht also ein Klima, in dem Fragen gestellt werden diirfen, und gleichsam ein Klima,
in dem die gegebenen Antworten ausgehalten werden. Man muss nicht erwahnen, dass die
Errungenschaften des griechischen Altertums in Philosophie, Mathematik, Kunst und Theater
so umfassend und grundlegend waren, dass sie noch heute unsere Lehrbiicher fillen.

Ich plappere jetzt ein bisschen vom Altertum. Entschuldigen Sie. Aber ich erzahle Ihnen das auch,
weil ich heute denke, dass der Gebrauch von irgendetwas doch immer wohldosiert sein sollte.
Wenn ich als junger Vater meine Tochter mit zu viel Strenge erziehe, muss ich mich nicht wundern,
wenn sie kein Zutrauen in ihre Tatigkeiten entwickeln kann. Wenn ich sie weitestgehend ohne
Regeln erziehe, muss ich mich nicht wundern, wenn nichts zustande kommt. Mit dem Verhaltnis
der Menschen zu ihrer Religion verhalt es sich ahnlich. Und das richtige MaR zu finden ist auch
in der Malerei eine komplizierte Angelegenheit.

GEISLER  Darfich Sie abschlieRend nach Threm jingsten Gemalde »Absenz« fragen?
KALAIZIS  Gerne.

GEISLER  Ich meine, in diesem Bild spiegelt sich auch vieles wieder, Uber das wir sprachen.

Im Grunde

sollte aber jede
schopferische Arbeit
ein Aufbegehren
des Geistes gegen
eine profan
erscheinende

Welt sein.

Wir waren schon
etwas weilter,
wenn wir unsere
wie auch immer
geartete Suche
nach Transzendenz

emotional zulielSen.

Dort gibt es eine Bar mit einem bezeichnenden Namen: »Wunderbar«. Am Tresen sitzen bis auf
eine stehende Figur alle recht apathisch und in sich versunken herum. Die anderthalb Flaschen
Alkohol kdnnen nicht reichen, um den Zustand der Barbesucher zu erklaren. Irgendwie scheinen
aber beinahe alle mit sich befasst. Hinter dem Tresen der Wirt, eine Art Kapitalist — vom Geschaft
auch schon ein wenig gelangweilt — halt er zumindest die Augen fiir zukiinftige Auftrage halb
offen. Darliber und daneben findet aber offensichtlich etwas Wunderbares statt: eine Seelen-
wanderung und zum anderen der Glaube, verkérpert durch den stehenden Mann, dass sich so
etwas vollziehen kann. Ist dieses Bild ein Sittengemalde, die Beschreibung eines gesellschaftlichen
Zustandes?

KALAIZIS Essind feine Beobachtungen, Herr Geisler. Sagen wir mal so: mir kommt der Mensch
in der Moderne als zunehmend verlassen, labil und auch vom Gliick verlassen vor. Erich Fromm
hatte formuliert, dass die perfekt organisierte Gesellschaft zwar zu technischen Hochstleistungen
in der Lage sei, aber den Menschen allein zuricklasse, und dass daher der moderne Mensch

fiir Autoritaten und Materialismen empfénglich sei. Wenn ich mich heute umschaue, zweifle ich
nicht an der Treffsicherheit seiner Aussage. Fir mich folgt daraus sonnenklar, dass keine humane
Gesellschaft ohne Religion wiinschenswert ist. Wir sollten also Gott nicht fiir tot erklaren.

Wir waren schon etwas weiter, wenn wir unsere wie auch immer geartete Suche nach Transzen-
denz emotional zulieRen. Und nattirlich male ich infolgedessen Bilder, die seit meinen Anfangen
vom fruchtbaren Wechselspiel aus Rationalitat und Irrationalitat gepragt sind. Eigentlich ganz
im Sinne eines Titelsongs einer Hamburger Band, der ganz gut meine Haltung und Erwartung
ausdriickt: Pure Vernunft darf niemals siegen. Fiir mich als Maler heift das, standig nach Wegen
zu suchen, die das Leben Ubersteigen. Es gibt nichts Schoneres und zugleich nichts Schwierigeres.

" Eberhard Geisler: Mikronotizen. Kadmos-Verlag, Berlin 2017, S. 75 f.
? Eberhard Geisler: A bigger splash. Neue Notizen. Passagen Verlag, Wien 2020.



Wir sind gerade dabei zu begreifen, dass wir doch nicht
der Boss sind, dass Natur eben keine dumpfe und stimmlose

Biomasse ist, dass sie mehr ist, als eine Hintergrundkulisse
flr romantische Selfies. KALAIZIS

PHYSIS




Als ich zum ersten Mal ein Kalaizis Gemalde sah, war es um mich geschehen. Noch am selben
Tag besorgte ich mir die wunderbare Monografie des Imhof-Verlages und verschlang sie formlich.
Nach mehr als zwei Jahren ist die Faszination geblieben. Die Ratsel, die seine Bilder aufgeben,
sind konstant. Glaubt man, eine ihrer Facetten zu losen, entdeckt man schon wieder eine neue.
Technisch meisterhaft umgesetzt, dringen Kalaizis Werke tief unter die Oberflache der mensch-
lichen Existenz. Wer suchend ist, entdeckt darin verborgene Wahrheiten.

Verborgenes gibt es auch in dem Gemalde »Der groRe Architekt«, mit dem ich, offen gestanden,
anfangs leicht fremdelte, was wohl daran lag, dass meine Eitelkeit durch die beleibte Identifika-
tionsfigur zunachst weniger befriedigt wurde.

Vermutlich liegt der Sinn von Kunst nicht im Aufzeigen vordergriindiger Schonheit. Vermutlich ist
es aber genau das, was bezweckt werden sollte: der Vorhang geht auf und der Kiinstler offeriert
mir die Welt eines alternden Architekten mit Wohlstandsbauch, der vor den Triimmern seines
Werkes steht — oder sind es die Ruinen, aus denen er neues erschaffen will? Lasst er eine glor-
reiche, unwiederbringlich verlorene Vergangenheit Revue passieren oder entsteht vor seinem
inneren Auge Visionen der Zukunft?

Uberhaupt: steht er schon am Ende oder erst am Anfang?

Dem Himmel ist er nah, noch trennen ihn aber einsturzgefahrdete Deckenelemente — kann er sich
retten? Was bedeutet das Graffito? Archi. Ein griechisches Wort. Es steht fir Anfang oder Beginn
und ist darliber hinaus ist es auch im Wort Architekt enthalten. Symbolisiert es eine neue Zeit,
mit der unser Protagonist nicht Schritt halten kann oder ist es selbst ein Symbol einer Vergangen-
heit, die er im Begriff ist zu iberwinden?

Und was bedeutet die prachtige und ausufernde Panoramalandschaft hinter der ruingsen Wand?
Dient sie nur einem schnen Ausblick oder kiindigt sie von der Hybris menschlichen Handelns,
der Wahnvorstellung, die Natur dominieren zu kdnnen?

Ich werde es wohl nie ergriinden kénnen, aber gerade das macht die Faszination dieses Gemaldes
aus. Es hat sich mir eingebrannt und wird mich, auch wenn ich es nur wenige Wochen im Original
bewundern konnte, mein Leben lang begleiten. Ich werde es sehr vermissen.

Michael Kerle, Geschaftsfiihrer Kunstauktionshaus Stahl, Hamburg

Der grofRe Architekt
2022 | Ol auf Leinwand | 130 x 200 cm
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Ein Lebensbaum erstrahlt in géttlichem Licht. Ist es ein klassisches Museum, Kino oder Theater?
Der AuRenraum zeigt eine Landschaft, die abgestorben und tot erscheint. Das Panorama zeigt
eine Welt, die aus Tod und Verfall besteht. Die Zuschauerrange bedrohlich leer.

Wo sind die Menschen?

Handelt es sich um eine Dystopie oder um eine Utopie? Auch die runde und vollkommen sym-
metrisch dargestellte Bihne ist menschenverlassen. Und doch gibt es Hoffnung, denn sie stirbt ja
bekanntlich zuletzt. Es scheint, als senden hohere Machte neue Energie zur Erde. Oder ist es die
hohere Macht der Natur? Zum Gliick steht dieser Baum im Bildzentrum und er ist nicht dem
Untergang anheimgefallen. Dieser Baum lebt.

Das junge, frische Laub ist von einem Strahlenkranz umgeben, gleich einer religiosen Aureole.
Ganz gleich nun, ob es sich um ein Museum, ein Kino oder Theater handelt: der Ort des
Geschehens ist hier zu einem Reservat geworden - ohne jede menschliche Aktivitat. Sieht so
Zukunft aus? Sieht so unsere Zukunft aus? Oder ist »Reservat Eins« eine Warnung, respektvoller
und achtsamer mit unserer Erde umzugehen? Vielleicht ist es noch nicht zu spat ...

Harry Tupan, Kunsthistoriker und Generaldirektor Drents Museum (NL)

Reservat Eins
2021 0l auf Leinwand | 60 x 50 cm




Auf der rechten Seite einer schmalen Plattform in einem undefinierten Innenraum sehen wir
einen schlafenden Mann in einem Ledersessel. Auf der linken Seite schwebt die Skulptur eines
Frauenakts vor einer Fensterdffnung, die jedoch nur durch das seitlich einfallende Licht ange-
deutet wird. Unter der Plattform befindet sich ein unergrindliches, tiefblaues Gewasser.

Zwischen den beiden Protagonisten 6ffnet sich die Hinterwand, um den Blick auf eine freund-
liche, hiigelige, mediterran anmutende Landschaft freizugeben. Man fihlt die warme, nach
Krdutern duftende Brise und hdrt das Zirpen der Zikaden. Diese Landschaft dringt durch die
Offnung in den Raum mit unserem Schlafer ein.

Das ist die Tragik des Schlafenden: Er bemerkt nicht, dass seine Traume, die novus mundi, die
er erschuf, ihn 1angst erreicht haben und fiir den Moment real sind. Bald kommt der Morgen,

er wacht auf und Arkadien ist verschwunden. Der drohende Verlust deutet sich durch die bereits
von der Morgensonne beschienene Frauenfigur an, die an Michelangelo Buonarrotis Skulptur
der »Morgendammerung« (1524-33) auf dem Grabmal des Lorenzo die Piero de Medici in der
Grabkapelle der Familie in der Kirche San Lorenzo in Florenz erinnern mag.

Doch ist der Schlafer hier kein Unbekannter: Es ist der Maler selbst. Als solcher kann er den
Grenzgang zwischen Traum und Realitat wagen — auf dieser Schwelle kennt er sich aus, dies ist
sein Terrain. Amerigo Vespucchi sandte einem friiheren Medici, Lorenzo di Pierfrancesco, Berichte
seiner Reise nach Stidamerika, die er 1503 als »Mundus Novus« veréffentlichte. Wie Vespucchi
kann uns der Maler von seinen Erkundungen des UnterbewufSten, des Surrealen, der Traumwelt
berichten, denn er kann den flichtigen Traum auf die Leinwand bannen. So ist die Rolle des
Kiinstlers, dazu ist Kunst fahig.

Katharina Giinther, Kunsthistorikerin

Novus Mundi
2022 | Ol auf Leinwand | 110 x 160 cm
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Wir stehen im Mittelgang eines menschenleeren Auditoriums, links und rechts reiht sich die
hélzerne Bestuhlung auf. Trotz ihrer harten Schale wirken die Sessel einladend. lhre Ausrichtung
auf die Mitte der Szenerie erzeugt Spannung:

Was wird passieren? Welches Schauspiel erwartet uns?

Der Blick folgt den Stufen hinab. Doch wo sich Biihne oder Leinwand vermuten lassen, erstreckt
sich eine kleine saftig-griine Lichtung, eingefasst in Baume und Straucher. Dem Licht, das die
Wiese flutet, stellen sich graue Wolken entgegen, die den Himmeln verdunkeln. Der Kampf
zwischen Hell und Dunkel, Gut und Bdse deutet sich an. Er vollzieht sich auf groRer Biihne, vor
den Augen der hélzernen Welt. Dieses Cinema kommt ganz und gar ohne Leinwand aus, 1asst
es doch den Zuschauer selbst entscheiden: Bekommen wir das wahre Schauspiel zu sehen beim
Blick auf die Natur oder bleibt die Biihne leer.

Das Bild spielt mit der Ungewissheit, wie die nachste Szene aussehen mag. Wir sehen eine Idylle
und gleichzeitig die Gefahr, die sie vermeintlich bedroht, durch die Begriinung bleibt aber auch
vieles verborgen. Es macht uns deutlich: wir sehen immer nur ein Teil des Ganzen, ob im Kino
oder in der Realitat. Wir arbeiten immer mit unvollstandigen Informationen. Wir missen Unsicher-
heit minimieren und trotzdem aushalten. Und: wir haben die Wahl, ob wir uns in den Sessel
setzen oder auf die Biihne stellen wollen.

Dr. Marie-Agnes Strack-Zimmermann, Politikerin, MdB

Cinema
2021 | Ol auf Holz | 55 x50 cm




Ein Mensch, einsam in einer von ihm selbst erschaffenen, dunklen, rigiden Architektur. Leuch-
tendes Wasser, das sich behutsam flieRend den Lebensraum des Menschen schon wieder zu
erschlieRen beginnt. Im Wasser ein schwimmender Elefant. Die leuchtende Farbe sowie die Be-
wegung des Elefanten vermitteln: Hier vollzieht sich gerade ein Aufbruch in etwas Verdndertes,
etwas Neues. Dazwischen der Mensch, betrachtend, bewundernd, furchtsam und zdgernd.

Zwei Wesen. Zwei Lichtquellen, die den Bildraum von oben kalt unterteilen, vermitteln Spannung.
Sie stellen den Menschen bloR, der sinnentleert einen Stuhl bestiegen und sich die Hosenbeine
hochgekrempelt hat, um der Naturgewalt des Wassers zu entgehen. Gleichzeitig eréffnen sie den
Ausweg ins Freie, denn auch der Mensch kénnte wie der Elefant sich schwimmend der Natur
anpassen.

Eine von vielen maglichen Sichtweisen. Man muss sich nicht anstrengen, um in Aris Kalaizis'
Bildern Widerspriichliches, Hintersinniges und Ubersinnliches zu entdecken, Fragen und auch
Antworten zu finden. Sie entsprechen dem Anspruch an den Kiinstler: Du sollst nicht langweilen.

Walter Oertel, Rechtsanwalt

Zoon
2023 | Ol auf Leinwand | 100 x 120 cm




Ziel ist die Konstruktion eines erfundenen
Mikrokosmos, den es so in unserer Welt
nicht gibt, der aber den Anschein erweckt,
als gabe es ihn wirklich KALAIZIS




Wohnen wir einer auRerkérperlichen Erfahrung bei? Und wenn ja, wessen Loslésungstraum
traumen wir da: den der schwebenden Frau oder der hingesunkenen? Oder den Traum eines
der Manner?

Fiir ein Werk, dessen Titel das Abwesendsein behauptet, ist viel Personal geboten. Eine Frau
fliegt, eine andere liegt, vier Manner sind hingesunken auf einer hélzernen Bank, ein fiinfter
lehnt auf einem Tisch. Die meisten Figuren haben die Augen geschlossen, nur der Mann am
Tisch halt seine mit offensichtlicher Mihe einen Spaltbreit offen. Ein sechster Mann hat eine
erhobene Position auf einer Stehleiter eingenommen. Dieser Beobachter tragt die Gesichtszige
des Malers Aris Kalaizis.

Was der Mann mit den Augen des Malers gesehen haben mag, lasst sich nicht an seinem Gesicht
ablesen, aber vielleicht rekonstruieren, wenn man seinem Blick entlang der Figuren und Gegen-
stande folgt: Eine leere Flasche, die Alkohol enthalten haben mag, liegt auf dem Tisch, eine zweite,
noch halb gefiillt, steht daneben. Die Menge der geistigen Getranke reicht zur Erklarung des
Zustands der Anwesenden allerdings nicht aus. Eine andere Kraft muss hier gewirkt haben, eine
Kraft, die eine Frau zur Levitation gebracht hat. Handelt es sich um das Resultat einer geistigen
Kraftanstrengung? Um eine spirituelle Begabung?

Der Titel »Absenz« legt nahe, dass jemand oder etwas nicht mehr vorhanden ist — oder die
Trinkerrunde dieser ,Wunderbar’ ist selbst zwar anwesend, aber doch abwesend, und gibt sich
der ,Er-innerung’ im direkten Wortsinn hin.

Die gesamte Szene halt Verlust und Hoffnung, Vergangenes und Zukunft, Materielles und Spiri-
tuelles in einer wohlkalkulierten Schwebe — nicht zuletzt, um den Aufbruch zu verzégemn, denn
wie viel Mut gehdrt zum Weitergehen, wie viel Frechheit, Chuzpe oder Ignoranz? Soll man nicht
lieber den Augenblick einfrieren? Aris Kalaizis ist es gelungen, jenen Moment zu konstruieren,
der das Innehalten lohnt. Ein famoses Bild.

Tom Mustroph, Journalist und Dramaturg

Absenz
2020 | Ol auf Leinwand | 190 x 250 cm
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Es ist der Laubwald, es ist Herbst, die Blatter fallen. Der Himmel hinter den Baumen, das Licht —
so blau, so kraftig. Ein geheimnisvolles Licht, das magisch wirkt. Wie perfekt. Das Jahr neigt sich
dem Ende.

Es tut qut. Das Bild tut gut — wie der Aufenthalt in der realen Natur. Der Wald zieht magisch an.
Er ist ein Ort der Erholung, ein Ort, um Kraft zu schopfen, aber auch um Abstand zu gewinnen.
Die Natur — und der Wald als ein Teil von ihr — (bt faszinierende Wirkung auf den Menschen aus.

Vorhang auf fiir das Schauspiel der Natur: Zwei Figuren betrachten aus der offenen, theater-
ahnlichen Kulisse ihres trauten Heimes ein Bild der Natur inmitten der Dammerung des herbst-
lichen Waldes. Drinnen und drauRen verschwimmen. Der Mann im Feinripp hat es sich bequem
gemacht; der Blick aus dem Fenster entspannt ihn — Feierabendstimmung. Die beiden sind
versunken in die sich ihnen darbietenden ahnlichen und doch grundverschiedenen Bilder von
Natur. Mann und Frau wirken in sich gekehrt und ruhig. Keine zwischenmenschliche Kommuni-
kation findet statt.

Ihr Blick fokussiert jedoch die kiinstlerisch abgebildete Natur in einem Leuchtkasten. Aufbereitet
wie in einem Museum, erregt er ihre Aufmerksamkeit. Er verstarkt das Interesse an der Natur, da
in dem kiinstlichen Medium ein neuer, anderer Einblick in den Wald geboten wird. In dem Leucht-
kasten-Wald ist nichts aufgeraumt, darin begegnet uns die inszenierte Wildheit eines Fichtenwaldes.
Aber es ist nur ein kiinstlicher Raum. In ihm kann nichts gedeihen. Es ist ein Schaukastenraum.

Ein Bild so spannend, so belebend, so inspirierend, so entschleunigend, wie Stadter es sich
wiinschen. Aber letztlich: Stimmt unser Bild von Natur? Ist es nicht doch zu romantisch? Entlarvt
das Gemalde nicht auch unsere manchmal triigerische Wahrmehmung?

Ralf Heipmann, Unternehmer

Bildnis der Natur
2018 | Ol auf Leinwand | 130 160 cm




Heimat. Ein Begriff, der oft idealisiert wird. Vieles erscheint im Riickblick stabiler, wenn negative
Erfahrungen ausgeklammert werden. Zumeist aber wird Heimat im Vorausblick mit Sehnsucht,
aber auch mit Angst vor Verlust assoziiert.

In Kalaizis' Bild »Heimat« ist beinahe alles fragil. Die Behausung ist fragil, selbst der Wald dahinter
erscheint zerbrechlich. Die Abendstimmung kénnte ebenso eine Morgenstimmung sein. Alles ist
in Wandlung begriffen oder ambivalent und ohne sicheres Fundament, teils sogar von Moos (iber-
wuchert und unkenntlich. Nur das Bild an der Wand ist eindeutig konkret und ein fester Bezug:

eine Fotografie der Eltern Kalaizis, die als Kinder 1949 in der Folge des griechischen Biirgerkrieges
ihr Land verlassen und getrennt von der Familie ein neues Leben in der Fremde beginnen mussten.

Im Zentrum des Bildes liegt auf einem Doppelbett, symbolische Kernzelle eines Heimatortes, ein
gedffneter Koffer. Mit der ihm zugedachten unwirklich goldenen Strahlkraft ist er mehr als ein
Reisegepacksttick. Er ist bildgewordener Aufbruch und die gesamte Ambivalenz der Zukunfts-
projektionen von Hoffnung bis Verblendung scheint darin versammelt. Die Reise ins Ungewisse,
gerade wenn sie unter argen Umstanden erzwungen wurde, ist immer aufgeladen mit Winschen
nach gliicklichen Figungen und Angst vor unglicklichen Zufallen.

Die beredte Strahlkraft des Koffers ist zugleich das Aufleuchten einer Chance; mége die Geworfen-
heit des Menschen nicht als Verhangnis, sondern als Maglichkeit begriffen werden, das Schicksal
— trotz aufgelasteter Blirde — mit aktiver Phantasie zu gestalten. Der Koffer wird zur Metapher fir
zweierlei: Last und Lust. Die Last, die auf Schultern und Seele liegt und als permanent erinnerte

Vergangenheit und erzwungene Gegenwart immer mitgetragen wird, aber auch die Lust als
kiihnes

Aufbegehren, dieser Schwere nicht das letzte Wort zu lassen, sondern ihre Kraft umzulenken in
Hoffnung und schlieRlich tatkraftige Gestaltung von Zukunft.

Peter Schliiter, Publizist

Heimat
2020 | Ol auf Leinwand | 140x 180 cm




»Im Exil, sagten wir, doch gilt es hier zu unterscheiden: es gibt ein wirtschaftliches Exil
und ein geistiges Exil.« James Joyce

»Das innere Exil« ist eine Hypermetapher fir die innere Welt und das Unbewusste. Dieses ,un-
bewusste Exil" lebt nach ganz eigenen Parametern und ist fir viele Menschen ein unbekannter
Ort. Solange aber dieser Ort im Menschen selbst unerkannt bleibt, negiert, ja verleugnet der
Mensch seine Seele. Er findet keinen Zugang zum Ich und bleibt sich zeitlebens fremd. Man
denkt an Franz Kafkas Parabel »Vor dem Gesetz, in der ein Mann vergeblich versucht, Eintritt
in das Gesetz zu erlangen, das von einem TirhUter bewacht wird — er wartet bis an sein Ende,
ohne je eingelassen zu werden. Viele Menschen warten &hnlich lebenslang auf den Zugang
zum eigenen Lebenssinn.

Warum sind wir nicht in der Lage, dieses Exil zu erkennen? Warum ignorieren wir seine Existenz,
die Aris Kalaizis in seiner Malerei befragt? Haben wir Angst vor dieser Erkenntnis? Es wird Gott
zugesprochen, dass er Adam und Eva nicht erlaubt hat, vom Baum der Erkenntnis zu essen.

lhre Hybris, dennoch den Apfel zu probieren, hat uns die Verbannung aus dem Paradies beschert.
Aber es war keineswegs falsch, die verbotenen Friichte zu essen. Wir wiirden sonst immer noch
im Garten Eden verweilen, ohne ein Bewusstsein unseres Selbst.

Wenn also Eva fir eine Hypermetapher der Stinde steht, so sind Kunst und Malerei Hyper-
metaphern fir die Freiheit. Das innere Exil, das unbewusst jeder in sich tragt, sollte uns demnach
anregen, den Raum des Moglichen zu erweitern. Der Mann in Kalaizis" Werk scheint endlos
Mut zum Méglichen, ja zum Visionaren zu haben und hebt zu immer neuen Verstandnis- und
Erkenntnisversuchen ab — mit Modellflugzeugen — das ist seine Formel fir Weltverfiigbarkeit.

Fotini Ladaki, Psychoanalytikerin und Autorin

Das innere Exil
2011 | Ol auf Leinwand | 130x 160 cm




Es kdnnte der Ur-Ur ... enkel von Albrecht Dirers »Hieronymus im Gehduse« oder von Carl
Spitzwegs »Armem Poeten« sein oder der Nachfahre der karg behausten Figuren von William
Hogarth (iber Honoré Daumier bis William Turner, die in einer asketischen Idylle verkapselt
der Welt entriickt sind. Das Sujet vom Dichter, Denker, Kiinstler, der in raumlicher Bedrangnis
nach imaginierter Weite im Geiste strebt, ist in der Kunstgeschichte omniprasent.

Auch Kalaizis" Werk ist unlibersehbar von zwei gegenlaufigen Bewegungen gepragt — doch es
sind andere. Hier flieBen AuBenwelt und Innenwelt untrennbar ineinander und 6ffnen sich
fireinander. Eine dialektische Weltsicht des Malers wird sichtbar, die eine Verschmelzung des
Komplementdren anstrebt, da er dem vorschnellen Unterscheidungs- und Erklarungseifer seiner
Zeit misstraut. Was seine Bilder festhalten, ist ein ibergreifend epischer Moment, der in einem
einzigen Bild schockstarr festgehalten ist.

Hermetisch ist »Das Traumtheater« ganz und gar nicht. Es gibt, wie oft in Kalaizis” Werk, mindes-
tens einen Raum hinter dem Raum, einen Raum darunter sowie die Offnung zum erdgréRten
Raum — dem Himmel. Licht und Komposition fiihren den Betrachterblick durch die Tiefenebenen
und setzen ein Wechselspiel von perspektivischer Ausweitung und gleichzeitiger Kontemplation
der Figuren in Gang.

Wie in »Die innere Weite« oder »Wiederkehr eines Abschieds« dehnt sich auch hier das Geschehen
iiber den Bildrahmen hinaus, wohingegen sich der Blick des Protagonisten nach innen richtet.
Seine Augen sind geschlossen und zeigen ihn in tiefster Versenkung. Er scheint bewegt von einem
Traum, so als wiirde er, der Cellist, der mutmaRlich stellvertretend fiir den Typus des Kiinstlers
steht, die Schwelle des Irdischen (iberschreiten.

Fiir uns ist er abwesend. Dach fiir ihn ist die Projektion einer Sphare, in der sich Gedanken, Traum
und Realitdt zu einer neuen, phantastischen Wirklichkeit aufschwingen, die Welt, in der er Schopfer
sein wird. Das ist seine Biihne — sein Traumtheater.

Peter Schliter, Publizist

Traumtheater
2019 | Ol auf Leinwand | 160x 130 cm




Auch die Kunst vermittelt Erkenntnisse, aber es ist einer ihrer Vorziige, dass sie ihre Anschauung
unangetastet lasst. Denn eines kann die Kunst ihrem Wesen nach nicht leisten: Eindeutigkeit.

Sie ist entweder vieldeutig oder gar nicht.

Die Wissenschaft findet ihre Phanomene vor, die Kunst muss sich erfinden [...]. Die Malerei ist die
anschaulichste aller Kiinste, was heifen soll: Wo in der Musik durch eine Anordnung unsichtbarer
Tone, in der Literatur durch die Abstraktion des geschriebenen Wortes Assoziationen maglich
gemacht werden, wirkt das gemalte Bild zundchst wie ein geschlossener Raum [...]. Niemand
hindert mich mit meinen Assoziationen hierhin und dorthin zu schweifen.

Die Gemalde von Aris Kalaizis wirken auf mich allegorisch und bleiben somit offen fiir eine be-
griffliche Beschreibung. Das ist ja auch das Wesentliche an der Kunst, dass sie assoziativ frei bleibt.
Die Bildkompositionen majorisieren die Assoziationen und vielleicht ist gerade dies die Unver-
wechselbarkeit, mit der Kalaizis iberzeugt.

Hartmut Lange, Dramaturg und Autor

Die mehrhandige Frau
2019 | Ol auf Leinwand | 180 x 140 cm




Selten sind sie, Bildstiicke wie dieses, im ,Wald" der Gegenwartskunst. Eine gleichsam ortlose
Ortshezeichnung, wortlos auch, aber voller narrativer Ahnungswelten mit groRer literarischer
Erfahrungskraft. Hier ist viel passiert, wird noch viel geschehen, ganz plétzlich und zudem von
langer Hand geplant. Wir sind an diesem Bildort in gleicher Weise ortsfremd und zeitlos in der
Weite des Geschehens; ein Hier und Jetzt nicht nur voller Moglichkeiten, sondern voller unter-
schiedlicher erwartungsvoller BestimmungsgroRen.

Es war hier auf dieser Biihne, es wird hier passieren. Die Wolfe schnuppern es, spitzen ihre
Lauscher, halten inne, um zu schauen, nicht nur um zu sehen. Im Zauberlicht der Ballettrocke,
die wie verlorene Bliitenfriichte an den Baumen hangen, prasentieren sich die Alleen, aufgestellt
wie eine Armee oder wie die heimlichen (und unheimlichen) Tanzpartner im unvollstandigen
Ballett. Von hinten nahert sich weiteres Streiflicht: Es kann hier durchaus vieles verschwinden

an diesem verlorenen Stimmungsort — aber nur, um als Wiederganger wieder aufzutreten,
moglicherweise ...

Gemeinsam mit Marcel Proust konnten wir somit »Auf der Suche nach der verlorenen Zeit« sein,
die immer wieder in einem solch seltenen Wald zu finden ware, namlich der Zeit »des geistigen
Lebens. Gewiss schreitet es in uns ganz unmerklich fort, und die Wahrheiten, die fir uns seinen
Sinn und die Vorstellung, die wir von ihm haben, abgewandelt und uns neue Wege gewiesen
haben, sind von uns schon lange zuvor entdeckt, doch merken wir es nicht: In unserem
Bewusstsein datieren sie erst seit dem Tag, seit der Minute, da sie uns sichtbar geworden sind.«*

Peter Assmann, Kunsthistoriker, Autor und Museumsdirektor

Der seltene Wald
2014 | Ol auf Leinwand | 200x 230 cm




Wir haben uns daran gewohnt, dass unser Blick gelenkt, dass er begrenzt und beeinflusst wird.
Richte ich meinen Blick auf ein Bild, sehe ich auch den Rahmen, den mir das Bild gesetzt hat.

Wohin aber blickt der Traumer?

Im Schiaf klappen die Augen nach oben, so wie auch unsere Augen dem nach oben geklappten
Blick des Polizisten folgen, wir versuchen zu verstehen, was ihm da auf seine Hand fallt, und
erst beim zweiten Hinsehen bemerken wir die seltsamen roten Seidenfaden, an denen Tutus in
der Luft zu schweben scheinen, doch wo und woran sind diese festgemacht?

Das liegt auerhalb des Rahmens. Wer trdumt, richtet seinen Blick auf das Bild im toten Winkel,
jenseits des Blickfelds.

Wer beleuchtet hier? Der Polizist erhellt etwas anderes als das, was er anblickt, er scheint nicht
einmal zu wissen, dass er dies tut. Gleichzeitig steht er selbst im Visier einer anderen, zweiten,
groRartigen, warmen Lichtquelle. Was ist und woher kommt dieses Licht? Blicken wir in den
Traum des Dr. Belanushi, verstehen wir, dass wir angefangen haben, die Dinge jenseits des
Rahmens zu sehen.

,Rapid Eye Movement’ — das Sehen mit geschlossenen Augen — entsteht aus einer fortwahrenden
Suche an den Grenzen des eigenen Blickfeldes. Vielleicht muss das Auge im Traum manisch um
sich selbst kreisen, um dem gewohnten Sichtfeld zu entkommen. Dort zerfallt die Ordnung, die
Gravitation, die Statik, die Gewissheit, darlber scheint auch der seiner Ordnungsmacht beraubte
Polizist zu staunen.

Dahinter, und doch im Zentrum des Bildes: der Schldfer. Oder etwas ganz anderes, Bleiches,
Erschlagenes, EntblgRtes, Aufgebettetes?

Wer im Traum weiR, dass er traumt, ist kurz davor aufzuwachen.

Michael Wollny, Jazzpianist

Der Traum des Dr. Belanushi
2016 | Ol auf Leinwand | 200 x 230 cm




Ich hatte keine Ahnung von Malerei. Ein Atelier hatte ich noch nie betreten. Eines Tages erzahlte
mir mein bester Freund, dass bei den Eltern seiner Freundin Kaminholz zu tragen sei. 1,5 Tonnen
sollten vom Hof in den Lagerraum eines Malerateliers in einem Industrieloft transportiert werden.
Seine Freundin heift Nike, die Tochter des Malers — Géttin des Sieges, ihr Vater heifst Aris —
Gott des Krieges. Ich hatte bislang noch keine Erfahrungen mit Géttern gemacht.

Als wir ankamen, sah ich einen kahlkopfigen Mann mittleren Alters. Er wirkte freundlich, aber auch
geheimnisvoll, und ich weif noch gut, dass ich mich sogar vor ihm fiirchtete. Er strahlte eine Aura
aus, wie ich sie zuvor bei keinem anderen Menschen wahrgenommen hatte. Damals wusste ich
noch nicht, warum.

Nach und nach trugen wir das Holz hoch. Als ich zum ersten Mal das Atelier von Aris Kalaizis
betrat, sah ich auf der Staffelei eine kleine Leinwand. Auch ein Maleratelier hatte ich noch nie
zuvor gesehen. Ich war fasziniert. Als das Holz spater abgelegt war, fragte ich den Maler, wie das
Bild heift. Er antwortete kurz: »2015«. Ich verstand nicht recht und fragte weiter. Er erkldrte mir,
dass 2015 fir ihn ein schicksalhaftes Jahr fiir Europa sei. Ich schaute auf das Bild, sah die Triimmer,
das Feuer, den Engel, der in seinen Handen ein Lebensbaumchen hielt. Es herrschte Stille.

Danach gingen wir in das chinesische Restaurant um die Ecke. Er lud ein. Eine sehr gute Gelegen-
heit, ihm nun mein Anliegen darzulegen: Ich brauchte fiir meine Ausbildung ein Praktikum.

Er wusste wohl durch meinen Freund schon einiges (iber mich —auch dass mein Leben bisher alles
andere als rund verlaufen war. Als ich auf das Praktikum zu sprechen kam, sagte er mir, dass er so
etwas eigentlich nicht macht. Aber wenn ich gewillt sei, nicht nur gefordert, sondern auch
gefordert zu werden, ware er bereit.

Nach einigen Tagen begann das Praktikum. Ich war 29 Jahre alt und Aris Kalaizis hatte wohl
das Geftihl, dass ich mir noch nicht die richtigen Fragen gestellt hatte. Schnell begriff ich, dass er
mir helfen wollte. Es entstand Vertrauen. Wir gelangten zur Philosophie, gingen gemeinsam Texte
von Autoren durch, deren Namen ich noch nie gehdrt hatte: Jaspers, Heidegger, Sartre, um am
Ende bei Camus’ »Der Mensch in der Revolte« anzukommen. Was fiir ein schwieriges Buch! Es
war wohl das ungewdhnlichste, aber auch intensivste Praktikum meines Lebens.

Mittlerweile ist eine Freundschaft entstanden. Und auch wenn die damalige Furcht gewichen ist,
bleibt das Mysteridse seiner Aura, die ich heute besser erklaren kann: Er sieht Sachen, die andere
nicht sehen.

Hannes Feuerberg, Auszubildender
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Sie haben sich davongeschlichen. Das Licht fallt seitwarts durch die Fenster, die wir nicht sehen.
Man glaubt noch den Staub zu riechen, der sich vor langer Zeit auf die getrockneten Farben
gelegt hat. Rosa, Griin, Blau, Grau und Lila. Auf dem Boden herausgebrochene Tirbldtter neben
Ballett-Tutus. Eines liegt auf der Treppe. Ist das Madchen nach oben geflohen, um sich zu ver-
stecken, oder ist es die Treppen hinunter zum Ausgang gesprungen wie ein sterbender Schwan?
Kinder und Frauen zuerst. Was ist mit den Mannern? Spurlos verschwunden. Nichts erinnert

an sie. Spater wird es dunkel werden.

Hort man ein Achzen oder Knacken im Gebalk? Schritte?

Vielleicht doch ein alter Mann? Ein greiser Diener, wie bei Tschechow? DraufRen der Kirschgarten
und drinnen der alte Firs aus Tschechows tragischer Komédie, der aus Versehen eingeschlossen
wurde? Er schlurft verloren durch die leeren Raume. Sie haben ihn vergessen. »Dummes Huhn,
murmelt er, xddummes Huhn.« Dann ist auch er gegangen ... oder hat man ihn davongetragen
wie alles andere, das nicht mehr hineinpasste? Wohinein? In die neue Zeit?

Beim Ansehen des Bildes, in diesem Augenblick, bewohnen wir das Haus mit unseren Erinnerungen,
unseren Wiederholungen, mit unseren Versuchen, das Verlorene durchzuarbeiten, mit unserer
Trauer. Und doch schimmert eine klare Zuversicht in diesem Licht, belebt das Haus, solange

wir es sehen.

Christian Berkel, Schauspieler und Autor

Haus ohne Menschen
2013 | Ol auf Leinwand | 41x 62 cm
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Frau und Mann in einem Schuppen unter vier Ballerina Lampen.

Das grline Tuch iber dem Unterleib der Frau zeigt an, dass sich der OP-Saal nicht
geniigend auf sich selbst konzentrieren kann.

Wenn du als Frau vor einem Eingriff wahmimmst, dass die Holzbalken iber dir
nur teilweise symmetrisch angeordnet sind, moéchtest du mit dem Mann, der
dieses Elend nicht mit ansehen muss, tauschen.

Der Mann, der daran denkt, was passiert, wenn die Frau nach ein paar Stunden
Walder- und Regalschlaf noch immer ohne anatomische Betreuung geblieben ist.

Es ist egal, wie diese Nacht ausgeht. An den Balken Gber ihr andert sich nichts.

Wenn der Mann auf etwas warten wiirde, konnte er die Frau in einem fiir beide
geeigneten Moment Uber die gelangweilte Zuverlassigkeit des kiinftigen
Fachpersonals unterrichten.

Sollte der Schatten der Fraueninsel den Stuhl des Mannes erreichen, miisste er
endlich das verdammte Fenster 6ffnen, weil die medizinischen Instrumente
nicht durch die Wand in den Schuppen dringen kénnen.

Mann und Frau in einem Schuppen unter vier Ballerina Lampen.

Thomas Kunst, Schriftsteller

Mondstunde
2012 | Ol auf Holz | 60x 81 cm




Das Setting: ein Wohnraum mit gemusterter Tapete und Holzboden; hinter einem angebundenen
Vorhang blickt man auf ein blaues Nichts, ein starkes Licht fallt von rechts auf die biihnen-
artige Szenerie und ldsst harte Schatten entstehen. Der Protagonist: ein im Eck sitzender, kraftiger
Barttrager; er halt einen Brief in der Hand, blickt zu Boden, ist in Gedanken versunken. Ein
Teppich ist zur Seite geschoben, das Parkett an dieser Stelle grob aufgerissen, darunter schwebt
im Nebel, vielleicht auch im Wasser, eine nackte Frau.

Die Augen sind verschlossen.

Darliber, auf der Tapetenwand, hangt in einem goldenen Rahmen ihr Bildnis im Halbschatten,
zwei flankierende Lampen richten das Licht mehr zum Boden, denn zur Wand.

Wiederkehr eines Abschieds, so der erzahlerische Titel der Malerei. Vieles ist nun schon gesagt,
vieles erscheint sichtbar und gut ausgeleuchtet ... oder bleibt es doch im Zwielicht, im
Verbogenen? Durch den figurativen, stark narrativen Charakter der Bilder gelingt es Kalaizis,
uns rasch in seine malerische Welt hineinzuziehen, wir glauben zu erkennen, zu verstehen.

Je mehr wir uns aber mit der Geschichte beschaftigen, umso mehr entgleitet sie uns wieder, wird
ratselhafter, unheimlicher, uneindeutiger. Was ist hier genau geschehen? Was hat es

mit den weifen Bodenkreisen auf sich? Wieso ist die Frau nackt, der Boden aufgerissen? Ist hier
ein Verbrechen passiert, Gewalt in die heimelige Idylle eingedrungen?

Oder ist das zu banal gedacht und es geht vielmehr um das Trauma des Verlusts, des verdrangten
Schmerzes, um nicht aufgearbeitete Trauer, das Unvermdgen zu Weinen? Gegenwart und Ver-
gangenheit, Realitat und (Alp)Traum, Innen- und AuRenwelt verschwimmen. Und Worte stofRen
an ihre Grenzen. Das Schéne an einem guten Kunstwerk ist, dass man mit Text und Sprache, mit
Beschreibung und Interpretation nie zu seinem Kern, seinem Wesen vordringen kann.

Wir Schreibende kénnen beschreiben, geben den Betrachter*innen hoffentlich niitzliche Hinweise
und auch Interpretationsmdglichkeiten, doch etwas kénnen wir ihnen nicht abnehmen:

selbst zu schauen, zu entdecken, sich in den Bann ziehen zu lassen und sich im Werk zu ver-
lieren. Die meisterlich inszenierten Bildwelten von Aris Kalaizis gewahren diese Mdglichkeit

auf herausragende Art und Weise. Wir missen nur den Mut haben, uns auf sie einzulassen.

Glnther Oberhollenzer, kiinstlerischer Leiter Kiinstlerhaus Wien

Wiederkehr eines Abschieds
2010 | Ol auf Leinwand | 150 x 180 cm




Ein Schéferstiindchen mit Auto, irgendwo im Wald bei Bahren, einem Dorf bei Grimma.

Die Signale sind eindeutig, eine konfliktbeladene Spannung ist unibersehbar: Nicht nur

die Bluse der Frau ist gedffnet, auch der Giirtel des Mannes, und selbst die Blitenstande einer
Kastanie stehen aufrecht. Im Zentrum ein Mercedes, dessen Innenraum erleuchtet ist.

Aber warum steht die Frau so gedankenverloren im Wasser und warum blickt der Mann abwartend
in die Ferne? Kein Zweifel, eine Entscheidung steht an. Tag und Nacht erscheinen im Bild noch
vereint. Spatestens aber wenn die Nacht dem Tag weicht, wird es eine Trennung, wird es einen
Abschied geben. Und dann und dann?

Auf der linken Seite zwei Baume, die, so scheint es, einer Wurzel entsprungen sind. Die Bewegung
des Baumes ist die Bewegung des Paares. Auf der Baumrinde stehen merkwirdige Vanitas-
Tatowierungen. Aber warum beleuchten die Scheinwerfer des Autos den See und brechen sich
an der Schulter der Frau?

Die Bilder von Aris Kalaizis erzahlen Geschichten, bei denen sich das Normale mit dem Anormalen
verschrankt und der Betrachter zu eigenen Entscheidungen gedrangt wird. Sei es, dass man einer
Interpretation den Vorrang gibt, sei es, dass man sich Situationen im eigenen Leben wachruft und
friihere oder kiinftige Scheidewege Uberdenkt. Dabei ist alles kunstvoll gemalt, Figuren, Himmel,
Natur und selbst ein Auto in der Dammerung.

Licht (iberhaupt scheint hier das Thema zu sein: am Himmel, auf dem Wasser, im Inneren und
auRerhalb des Autos und da, wo es das Haar der Frau streift und schlieRlich bis zu uns dringt.
Das Licht der Scheinwerfer trifft nicht nur die Frau von hinten, es strahlt uns penetrant an und
zwingt uns zur Stellungnahme. Und wer sagt eigentlich, dass die im Wasser stehende Frau keine
Fiktion des Mannes ist? Und dann und dann?

In anderen Bildern des Kiinstlers wie »make-believe«, »Die Einmischung der Engel« oder »Das
Band« werden wir uber die Quelle des Lichtes im Unklaren gelassen ... wie in den Bildern von
Caravaggio. Dort ist es ein spirituelles Licht, hier — und spater noch einmal in Lost 22 — ein sehr
konkretes, das eines Autos, das harmonisch in den blaugriinen Grundton eingeht.

Wo Dunkel ist, schafft Licht Visionen und vor allem Emotionen. Das haben schon die Kiinstler
des Barock erkannt. Das kalte Licht aber in den Bildern von Aris Kalaizis hat wenig zu tun
mit dem warmelnden Licht der Weihnachtskerzen. Es ist ein aufwiihlendes Licht, das uns un-
heimlich viel erzahlt Uber unsere Beziehungen zu- und unseren Umgang miteinander.

Michael Scholz-Hansel, Kunsthistoriker

Bahren
2007 | Ol auf Leinwand | 160 x 200 cm




»Zwischen der Idee und der Realitat,
zwischen der Bewegung und der Tat fallt der Schatten.« T. S. Eliot

In »Die Verbiindeten« richtet der Kiinstler selbst einen Spot auf sein Haupt, so als suche er Zugang
zur Erleuchtung. Doch der Pfad der Aufklarung ist nie geradlinig, er driftet auf der Suche nach
Sinn immer wieder in diistere Gefilde und Schattenwelten ab. In diesem Bild wirkt der Raum, als
hielte er seine Figuren in Schach, sie muten statisch an. Auch existiert keine unmittelbare
Kommunikation zwischen ihnen, als verharrten sie in getrennten Spharen und Koordinaten.

Ein Impuls fir diese Konstellation mag von Emmanuel Bove kommen, dessen Prosa fir Kalaizis
geschatzte Lektre ist. Der franzdsische Schriftsteller ist Meister des Ambivalenten und schafft
Figuren mit sichtbaren und verborgenen Charakterziigen, Handlungen mit doppeltem Boden
und Konflikte aus Schein und Sein. In seinem gleichnamigen Roman »Die Verbiindeten« weht
zwar der laue Wind der Leichtigkeit um die Figuren, doch sie bleiben enttduscht und letztlich
mittellos zurlick — unfahig ihre Geschicke in die eigene Hand zu nehmen.

Kalaizis' Raffinesse besteht darin, Motive des Ubergangs zu schaffen, indem die Figuren oft an
der Schwelle zu einer Bewegung stehen und doch vom Zweifel gelahmt scheinen. Die Bilder
versprechen zu enthiillen, was sie mit ihren fiktiven Elementen doch verbergen. Ein Begriff fir
diese doppelte Sinnrichtung misste zwischen Realem und Surrealem liegen — kein ,sur’, das
den Bildgehalt (iber die Realitat stellt, eher ein ,sotto’, das ihn vielmehr unterhalb des Realen

verortet und auf verborgene Geheimnisse deutet, die unter der Oberfléache der Geschichte lauern.

Dieser ,Sottorealismus’ ist Kalaizis' Balance zwischen Vorstellung und Wirklichkeit.

Und immer wieder fallt ein Schatten zwischen die Polaritaten.

Carol Strickland, Kunsthistorikerin

Die Verbiindeten
2007 | Ol auf Leinwand | 120 140 cm
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»Europa«. Gemalt 2009. Ein merkwiirdiges Bild. Wir sehen im Vordergrund die Miniatur eines
Bootes, das von Wasser umgeben ist. Es ist kalt. Zeus hat sich augenscheinlich nicht in einen Stier,
sondern in ein Pferd verwandelt. Auf der rechten Seite sehen wir einen Mann in Wartestellung.
Ernsthaft richtet er seinen Blick in die Ferne, das Pferd blickt in die entgegengesetzte Richtung.
Der Mann wirkt in Anbetracht der Kalte unpassend gekleidet. Der gesamte vordere Bereich wirkt
fragil und ist von Chaos gekennzeichnet. Dahinter eine Absperrung.

Ist diese Absperrung eine Metapher fir die Grenze Europas, steht das Wasser etwa fiir das
Mittelmeer und das Boot fiir die Jahre spater sichtbarer werdenden Boatpeople?

Befindet sich hinter der Grenze also unser Europa? Immerhin, so konnte man meinen, gibt es
hinter der Absperrung kein Chaos mehr, denn hier ist selbst der Wald geordnet und beleuchtet.

Allein der gegenlaufige Charakter von Vorder- und Hintergrund in Europa vermittelt einen Kontrast,
der Spannung erzeugt und nach Entladung ruft.

Gegensatzlichkeit und Andeutung sind wesentliche Merkmale im Werk von Aris Kalaizis. Er zeigt
nicht mit dem Finger auf die Ereignisse, er deutet sie nur an. Ein Indiz dafiir, dass seine Gemal-
de Uber die Zeit ihrer Entstehung lebendig bleiben.

Und: Kalaizis ist ein Maler des Lichts. Es ist beeindruckend, wie er verschiedene Lichtquellen
verarbeitet. Der Betrachter wird durch gezielte Lichtfiihrung gelenkt und in das Bildinnere
hineingezogen. Kalaizis gelingt das mit einer Leichtigkeit, der kaum eine Absicht anzumerken ist.

Warum aber dieser Titel? Denn entstanden ist das Bild bereits sechs Jahre vor Ausbruch der Fliicht-
lingskrise. Kamen und kommen aber Konflikte nicht zumeist von weit her und deuten sich lange
vor ihrem Ausbruch an?

Egal, welche Deutungen in Betracht gezogen werden — der Maler zeigt uns ein paar seiner
Werkzeuge und jeder kann mit diesen oder seinen eigenen Instrumenten Assoziationsraume
schaffen. Das ist das Schone an den guten Bildern, dass sie uns nicht agitieren, sondern uns
respektieren, indem sie uns eigene Antworten abverlangen.

Fokko Rijkens, Maler

Europa
2009 | Ol auf Leinwand | 200220 cm




Es herrscht eine knisternde Spannung in diesem klinisch anmutenden Raum, der, wenn das Bett
nicht so grof® ware, auch in einem Hospital angesiedelt sein kdnnte. Was uns irritiert, erkennen
wir erst auf den zweiten Blick, denn Wiederholung, Doppelung und Spiegelung fungieren bei
Kalaizis zugleich als narrative und verratselnde Gestaltungsmittel.

Alles ist gedoppelt: die Heizkérper, die Vorhange, die Lampen, das Bett, das zum Doppelbett wird;
und so auch das Madchen — zweimal die gleiche Figur, aber nicht dieselbe.

Einmal steht sie in Gedanken versunken, einmal liegt sie schlafend auf dem Bett. Mancher mag
zundchst an eine Geschichte, ein Beziehungsdrama zwischen Teenagern gedacht haben. Wieder
kommt Licht und Farbe Bedeutung zu. Das Licht strahlt indirekt, wird von Vorhangen gefiltert, und
ein fahles Griin Uberzieht selbst die Heizkérper. Hilft der Titel »Am Ende der Ungeduld«? Zumindest
steht er in einem merkwirdigen Widerspruch zum augenscheinlichen Befund.

Denn: Alles deutet auf einen Zwischenzustand, einen Ubergang.

Bezieht man den Ubergang auf das Madchen, so konnte der Zustand der Pubertat gemeint sein,
aber nicht in Form eines wilden Aufbegehrens, sondern als Augenblick des Innehaltens und

der Reflexion tber das, was zukiinftig kommen konnte. — Als Kunsthistoriker kommen einem bei
dem Sujet die Bilder von Balthus in den Sinn, doch ist die Erotik hier ganz unschuldig und auch
die Malweise ist anders.

Deutlicher gestaltet sich die Verwandtschaft zu den Stimmungsbildern des amerikanischen Foto-
kiinstlers Gregory Crewdson. Interessanterweise begannen beide Kiinstler etwa gleichzeitig, aber
unabhangig voneinander und mit einem unterschiedlichen Fokus. Wahrend Kalaizis fir die Uber-
setzung seiner Themen im familidren Umfeld sowie im Freundeskreis findig wird, beschaftigt der
US-Amerikaner ein ganzes Filmteam, um seine inszenierten Stills entsprechend grof8 und in Serie
zu erstellen.

Auch wenn beide Kiinstler atmospharisch ahnliche Resultate anstreben, kommt das auf Holz ge-
malte Unikat »Am Ende der Ungeduld« vergleichsweise unauffallig und bescheiden daher. Und
schon ist es eigentlich immer, wenn wir an der Oberflache der Malerei den Pinselstrich, die Eigen-
heiten des Schopfers zu sehen bekommen.

Michael Scholz-Hansel, Kunsthistoriker

Am Ende der Ungeduld
2006 | Ol auf Holz | 35,5x 56,5 cm




Erst ein guter Leser macht ein gutes Buch, meinte der amerikanische Schriftsteller Ralph Waldo
Emerson. Gleiches gilt fiir ein gutes Bild: Je komplexer, vielschichtiger — und damit immun
gegen ein schnelles, oberflachliches Lesen — es ist, desto mehr erfordert es einen wachsamen
Rezipienten. Der Betrachtung, der Besinnung und der Reflexion folgend, bliiht das Bild im Geist.
Es ist gerade diese evokative Qualitat, welche die Begegnung mit Aris Kalaizis' Bildern so
spannend macht.

»The Ohio Hotel« ist wahrend eines Arbeitsstipendiums in Columbus/Ohio entstanden.

Das Gebaude ist ein typisches Wohnhaus im mittleren Westen. Kalaizis' Lieblingsmotiv dieser
Zeit ist die Figur einer schwarz gekleideten Frau mit einem orangefarbenen Kopftuch und
schwarzer Handtasche.

Diese Figur erscheint auch in »The Ohio Hotel« — mit dem Riicken zum Betrachter, abgewendetem
Blick und der Handtasche in verwundbar anmutender Stellung. Ihr gegenuber, dem Blick des
Betrachters zugewandt, steht ein vergleichsweise verwildert wirkender Mann, der in drohender
Gebarde einen Baseballschlager halt.

Kalaizis teilt den Raum, vielleicht die Welt, mindestens aber die Kultur unmerklich unter den
Antagonisten auf und zieht mit dem bedrohlich wirkenden Baumschatten eine unheilvolle
Grenze. Auch wenn es scheinbar keinen Sinn gibt, sptirt man, dass sich die Frau in Gefahr
befindet.

Erst ein guter Betrachter macht ein gutes Bild. Und wenn er bereit ist, die Assoziationsleerstellen
auszufiillen, macht er es auch zu seinem Bild.

Carol Strickland, Kunsthistorikerin

The Ohio Hotel
2006 | Ol auf Holz | 115x 127 cm
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Ein Mann zieht die riesige Wurzel eines abgesagten Baumes an einem Seilzug nach oben.
Eine Frau schaut dem Vorgang routiniert zu, als kenne sie das Ritual, die Reflexionen, die
Schatten an der Wand, den Vorhang und die Silhouette auf dem Boden. Allein farblich ist es
ein erregendes Bild. Eine Wurzel ohne Stamm? Diese Abbildung macht nachdenklich.

2013 hatte ich ein Gesprach mit Harry Tupan, dem Direktor des Drents Museum in Assen. Er sah
in meiner Arbeit Ahnlichkeiten zur Malerei der Neuen Leipziger Schule und verwies mich auf eine
fir das Folgejahr angekiindigte Einzelausstellung von Aris Kalaizis im Museum der bildenden
Kiinste in Leipzig.

Nach dem Besuch der Schau musste ich diesen Maler unbedingt kennenlernen. Rasch war ein
Termin im Café des Museums vereinbart, wo heute (ibrigens in Erinnerung an seine damalige
Ausstellung die Leuchtschrift »Wunderbar« prangt.

Ich war etwas nervds, bemerkte aber gleich seine Offenheit. Das machte vieles leichter, denn eine
solche Zuganglichkeit und Neugier hatte ich eigentlich nicht erwartet. Obwohl es unser erstes
Treffen war, fihrte er mich persénlich durch seine Ausstellung. Ich war fasziniert.

Ein Jahr spater bat ich ihn, eine Masterclass an der niederlandischen Kunsthochschule Academie
Minerva in Groningen zu fihren. Er willigte ein. Wahrend dieses Kurses erlebte ich erneut seine
Aufgeschlossenheit und Neugier gegentber anderen und seine sehr angenehme Art, Wissen zu
vermitteln. Das gefiel allen Teilnehmern.

Mittlerweile ist eine besondere Beziehung zwischen zwei Malern entstanden. Wir sind Freunde
geworden und wenn ich ihn in Leipzig besuche, nehme ich oft eines meiner jiingsten Bilder mit
und wir besprechen es in seinem Atelier. Ich mag die Ruhe, den ebenbirtigen Dialog und das
ausschweifende Reflektieren. Das sind fir mich sehr wertvolle Momente.

Eigentlich ist das ,unser’ Ritual geworden: Wir begegnen uns in diesen Bildwelten und sehen uns
um, sehen Licht und Schatten, begegnen Figuren und vertiefen uns gemeinsam in Reflexionen —
und sind sehr nachdenklich.

Fokko Rijkens, Maler

Das Ritual
2008 | Ol auf Leinwand | 150 x 180 cm




Was mag sich darin abspielen oder abgespielt haben —im Holzhaus, das nach dem banalen
Offensichtlichen seines Materials mit Schild benannt ist? Wohin fiihrt der Schlauch, den der
derangiert wirkende Mann halt? Ist er Akteur oder Randfigur? Was vor dem Haus passiert, kdnnen
wir nur erahnen. Das Licht auf dem Kotfliigel des Autos lasst uns aber vermuten, dass wir nur
einen Teil der Szene sehen. Es ist eine der ratselhaften Konstellationen, in die uns Aris Kalaizis
einladt und die in ihrer kinematografischen Anmutung an Autoren wie David Lynch oder Jim
Jarmusch erinnern.

Die Arbeit von 2006 habe ich erstmals kurz nach ihrer Entstehung in Leipzig gesehen. Ich erinnere
mich, weil automobiles Kulturgut selten in der Malerei gewiirdigt wird. Hier ist das Peugeot 504
Cabrio — ein groRes Stiick Design aus dem Studio Pininfarina — eine der Hauptformen neben
Haus, Mann und Wald. In einem anderen Werk aus dieser Schaffensphase, Bahren, fiihrt Kalaizis
iibrigens einen Mercedes der Baureihe 123 vor und vollzieht damit zugleich einen bemerkens-
werten Zeitbezug auf das Ende der siebziger und den Beginn der achtziger Jahre des letzten
Jahrhunderts.

Abseits historischer Bildelemente begegnet uns in beiden Bildern der Mensch, als befande er
sich in einer existenziellen Situation, auf sich allein gestellt, als stiinde vor ihm eine lebens-
wichtige Entscheidung. Man meint, durch diese schockgefrorene Szenerie das leise Rauschen
der Blatter zu horen, die feuchte Luft der Ddmmerung zu spiren. Verdeutlicht wird dieser
Spannungsbogen zudem durch die unterschiedliche malerische Umsetzung. So ist das pastos
gemalte Blatt- und Waldwerk vehementer dargestellt als die Figur vor dem Auto.

Die Gegensatzlichkeit wird komplementar erweitert durch die Kihle der Tageszeit und die
Wdrme der Lichtquellen.

Kompositorisch spektakuldr ist jedoch das Zentrum. Es ist weil und scheint leer. Das Fenster,
das zugleich jeden Einblick verweigert, verweist gleichsam auf den eigentlichen Handlungsort
im Inneren. Kalaizis wagt es, eine hellweile Leerflache auszuhalten, die den offenen Raum
fiir Spekulationen Uber die Verbindung der Elemente geradezu symbolisiert. Hier kulminiert
die Spannung. Eine Auflésung wird uns zurecht vorenthalten.

Christian Lindner, Politiker, MdB

Das Holzhaus
2006 | O auf Holz | 100x 120 cm



Keine Angst vor'm Nichtsein

Als Angehdriger einer spirituell entgrenzten Gesellschaft kann ich mir heute aussuchen, was
nach meinem Ende kommen soll, je nach kultureller Neigung, religioser Tradition oder wissen-
schaftlich unterlegter Erfahrung.

Das bewusste, beseelte Dasein zeigt sich mir nicht als Geschenk, das mir Demut oder Dankbarkeit
abverlangt. Es sieht eher aus wie ein Kuriosum in der bislang erforschten kosmischen Gemenge-
lage aus Energie, Materie, Naturkraften und Zeit. Ein offenes Feld also fir Spekulationen,
Prognosen und Theorien. Darunter finden sich auch solche, die sich mit paralleler Realitat bzw.
parallelen Universen beschaftigen. Philosophische Denkmodelle dazu reichen bis in die Antike
zuriick. In jingerer Zeit wurden Erkenntnisse aus der Quantenmechanik in diese Richtung
ausgelegt. Und auch aus Psychologie und Literatur ist der Begriff ,Parallelwelt’ sinnbildlich fiir
angenommene oder erfundene Wirklichkeiten gut bekannt.

Stelle ich mir also solche gleichzeitigen Welten oder Wirklichkeitsraume vor, denke ich unweigerlich
auch an die eine, wesentliche und gleichsam komplizierte Unternehmung: die Passage. An diesem
Hindurchschlipfen durch die zwischenweltliche Membran ist fir mich eines ganz besonders
reizvoll: der schwindelerregende Augenblick des Heraustretens aus der Sphare der Gewissheit,
dessen Konsequenzen von Offenbarung bis Ausloschung reichen konnen.

Der Mann in Gettersby konnte sich in ebendiesem Augenblick befinden. Die formelle, wenn auch
etwas strapazierte Kleidung. Der feste Griff an den Riemen seiner Tasche. Sein angespannter
Gesichtsausdruck. All das kdnnte Entschlossenheit bedeuten und gleichzeitig inneren Konflikt.
Auf jeden Fall sind es Hinweise auf die geordneten Verhaltnisse einer Realitat, die er im Begriff ist
zu verlassen. Was vor ihm liegt, ist kaum zu erahnen.

Der Mann kommt auf mich zu.

Manche befiirchten vielleicht nicht zu Unrecht, dass jede in Worten gefangene Auslegung eines
Kunstwerkes selbiges seiner unausgesprochenen Méglichkeiten beraubt. Man kdnnte auch sagen:
Ist ein Bild erst einmal besprochen, wurde seine Wirkung bereits verandert. Das erinnert an eine
beriihmte Theorie aus der Quantenlehre, welche sehr verkiirzt besagt, dass allein die Beabach-
tung eines Objekts schon dessen Zustand beeinflusst.

Die fortschreitende evidenzbasierte Zerlegung der Welt scheint im selben MaRe die Sehnsucht
nach religiésen und spirituellen Gegenbildern zu mehren. In fabelhaften Parallelwelten werden
ja reichlich Narrative fiir Jenseitiges angeboten. Das Bild Gettersby erzahlt fiir mich von solch
einer vielleicht zdgerlichen, vielleicht erzwungenen Ubertretung. Es ist der Augenblick des Uber-
windens einer Urangst vor dem Nichtsein.

Torsten Reiter, Galerist

Gettersby
2007 | Ol auf Leinwand | 120 x 140 cm




Mit »Twins« ist ein eher irdisches Bild entstanden; drei Figuren zwischen unterstellter Schuld und
Selbstbezichtigung inmitten des Waldes vor unserer Hutte. Viele Bilder sind in diesem Wald
entstanden. Ich liebe ihn und wenn ich dort bin, muss ich nur geduldig sein und er spielt mir
die Bildideen zu. Es scheint, als liebe auch er mich ein wenig.

Mehr als jeder andere Ort lehrt mich der Wald den prazisen Umgang mit Licht.

Jede Tagesstunde, jeder WindstoR verandert die Lichtverhdltnisse: Lichtung und Dickicht, der
Dammerzustand und das Durchbrechen der Sonnenstrahlen erzeugen flieRende und abrupte
Veranderungen der Lichtsituation: Zusatzlich gibt es kiinstliche Akzente von installierten
Lichtquellen. Diese Spielarten des Zwielichtes sind mir willkommen. Ich mag das schwebende
Ineinander von Klarheit und Unklarheit. Diese kurzen Momente in Bildern festzuhalten ist schén —
aber auch schwer.

Friiher habe ich mich oft gefragt, warum ich malerisch mit Sonnenblumen, Apfeln und Pfirsichen
in lustigen Obstschalen oder mit Frauen am Swimmingpool nichts anfangen kann. Heute ist mir
klar, dass meine Freude gerade im langwierig Vorbereiteten steckt. Manchmal braucht ein Bild
einen ganzen Organisationsmarathon, um aus Menschen, Tieren, Rdumen und Gegenstanden,
Kulissen und Licht eine Oberflache zu erzeugen, die dann die Spannung erzeugt, die das Bild-
geschehen zusammenzieht.

Und weil es so ist, weil die Bilder nicht Gber Nacht entstehen, werden sie wesentlich komplexer
und entfalten auch ihren Mikrokosmos erst sukzessive und nie ganz vollstandig.

Auf der anderen Seite male ich keine Sonnenblumen, weil ich die vorgefundene Welt nicht als
wiedererkennbar und wiederholbar behandeln méchte. Im Umgestalten, Inszenieren, Ausleuchten
und Erganzen iberfiihre ich das Gegebene in etwas Fiktives, in einen sichtbar gewordenen
Gedanken, der die Realitat umstiilpt, (iberdehnt und aushohlt. Es gibt gute Griinde, warum ich
nicht Fotograf geblieben bin.

Aber letztlich ist Uberhaupt nicht wichtig, was ich dazu sage. Denn so wie der Wald Sonne und
Licht zum Wachstum benétigt, so reifen die Bilder erst mit den geistigen Erleuchtungen ihrer
Betrachter.

Aris Kalaizis

Twins
2008 | Ol auf Leinwand | 130150 cm




Ein Mann steht auf einer Holzplanke. In den Handen halt er ein Ruder. Er nutzt es, um sein Gleich-
gewicht zu halten. Unmittelbar vor ihm steht ein zweiter Mann im Wasser, nur Oberkérper und
Kopf ragen heraus. Er sieht dem Mann hinter sich sehr dhnlich — nicht &hnlich genug, um dessen
Zwilling zu sein, ahnlich genug jedoch fiir einen Bruder oder fir eine Ausgabe desselben Mannes
in einer friiheren, vielleicht auch spateren Zeit. Der Mann im Wasser teilt weiRe Hiite aus.

Sie bedecken einen Teil der spiegelnden Wasseroberflache. Zudem schwimmt die Reproduktion des
friiheren Kalaizis-Gemaldes Manchester auf dem Wasser. Auch dort sind weile Zylinder abgebildet.

Etwas Vergangenes mischt sich hier ein, verdndert die Gegenwart, beinahe flieRend.

Avris Kalaizis fangt einen Moment ein, halt ihn fest. Unklar ist dabei, in welche Richtung der Zeit-
strahl 1auft. Vorwarts? Riickwarts? »Die Vergegenwartigung des Vergangenen« nennt Kalaizis das

Bild. Was ist vergangen? »Manchester«? Ist das Vergangene nicht gegenwartig, wenn es erinnert,
also vergegenwartigt wird? Und beeinflusst es nicht zwingend das Zukiinftige?

Kalaizis ruft mit dem Bild Chronos auf, den Gott der Zeit, Ursprung aller Géttergeschlechter und
oft dargestellt mit einer Schlange als Zeichen fiir seine doppelte Herkunft aus dem Wasser und
der Erde. Chronos frisst seine Kinder, sagen die Mythen. Wenn die Zeit voranschreitet, holt sie sich
alles wieder zurick. Wer freut sich (iber das Vergangene und wer flieht es, wenn es gegenwartig
wird? Und fir wen ist es Gnade oder Fluch, das Vergegenwartigte vergessen zu kdnnen? Das Bild
spielt mit diesen Mdglichkeiten, Iadt ein, den Volten, die die Zeit schldgt, nachzuspiren. Diese
Beschaftigung fihrt aus dem Alltag heraus, unserem kapitalistischen Alltag, der in »Manchester«
seinen Ursprung hatte und der von linearer Zeit gepragt ist, vom sogenannten Fortschritt und
ewigem Wachstum.

»Die Vergegenwartigung des Vergangenen« lasst innehalten. Das Werk 6ffnet die Augen fiir den
zyklischen Charakter der Zeit.

Tom Mustroph, Journalist und Dramaturg

Die Vergegenwartigung des Vergangenen
2010 | Ol auf Leinwand | 130 x 160 cm




2009 habe ich Aris Kalaizis bei einer Ausstellungserdffnung in der maerzgalerie Berlin kennen-
gelernt. Dort sah ich neben anderen ratselhaften Bildkompositionen, die oft mit eindringlichen
Lichtkonstellationen einhergehen, das Kunstwerk »Europa, das mich sofort in den Bann
gezogen hat. Und weil es groRartige Malerei ist, erwarb ich es an Ort und Stelle! Gottseidank,
denn nur wenige Momente spater hatte es ein anderer Sammler gekauft.

In die Sammlung des Museum Angerlehner kamen rasch weitere Kalaizis-Bilder. So wurden
»Wiederkehr eines Abschieds¢, »Fargo I« und auch »Manchester« erworben.

Fiir mich bt »Manchester« scharfe Kritik am Kapitalismus. Es thematisiert die Verschwendungs-
sucht und die Hybris unserer westlichen Zivilisation. Die weiRen Zylinder, Symbole des Uber-
schwangs, finden sich hier achtlos auf den Boden geworfen. Zwei Manner, einst Weggefahrten
und im Gewand einer vergangenen Zeit, gehen nun getrennt. Der alte Weg ist verschlissen.
Neue Pfade miissen eingeschlagen werden. Fiir den Mann mit dem Regenschirm scheint der
Lauf der Dinge weiterzugehen, wahrend sein rucksackbepackter Begleiter einen Weg durch

das verworrene Dickicht zu schlagen bereit ist. Er steht fiir einen Neubeginn, dessen Ausgang
ungewiss ist.

Die Bilder Kalaizis’ sind handwerklich und kiinstlerisch herausragend. Sie kdnnen tiefgriindige
Geschichten erzahlen. Im Jahr 2014 haben wir uns daher entschlossen, ihm unter dem Titel
»Fremdvertraute Wirklichkeiten« eine erste Ausstellung im Museum Angerlehner zu widmen.
Zuvor war er mit seinem Bild »Europa« in der Erdffnungsausstellung und Erstprasentation der
Sammlung vertreten.

Seither hat er in meinem Heimatland Osterreich viele Freunde und Kunstsammler dazugewonnen.
Und auch der Kontakt zwischen uns ist seither nie abgebrochen. Zwischendurch unterrichtete
Kalaizis mehrere Male an der internationalen Sommerakademie in Traunkirchen am Traunsee.
An den Abenden war dann meist Zeit, um gemeinsam in die oberdsterreichischen Wirtshauser
zu gehen. Und immer wieder unternahmen wir Besuche in Ohlsdorf, dem Lebens- und Riickzugs-
ort von Thomas Bernhard. Aris Kalaizis half uns auch 2014, eine Kunstreise der Freunde und
Forderer meines Museums zu organisieren, die uns nach Leipzig fiihrte.

Es freut mich sehr, dass die Freundschaft mit Aris schon so lange wahrt. Auch sind mittlerweile
neue interessante Bilder entstanden. Es ist also Zeit, an ein weiteres, groReres Ausstellungsprojekt
im Museum Angerlehner zu denken ...

Heinz Josef Angerlehner, Kunstsammler und Museumsgriinder

Manchester
2009 | Ol auf Leinwand | 130 x 150 cm
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Das Sichtbare ist unverstandlich.

Es muss gelesen werden.

Il

Ich lese: Die Frau, auf der linken Seite des Bildes, gibt vor, ein Engel zu sein. In allegorischer
Verwendung zweier vollstdndig aufgespannter Fligel, die sie in einem Fachgeschaft fiir
Faschingsbekleidung preiswert erworben und mit dem Kleid am Riicken so vernaht hat,

dass sie, wenn sie es auszieht, leichthin vom Korper abfallen — wir denken an Verse von Brecht:
»Schau ihm nicht beim Ficken ins Gesicht. Und seine Fliigel, Mensch, zerdriick sie nicht.« —,
spielt sie eine Szene von betérender Unschuld. Sie sitzt am Rand einer kreisrunden Ausschachtung,
auf deren Boden als Schotter getarnte Goldmiinzen liegen — denn ,am Ende der Tage” geht

es immer um Gold —, und verbirgt ihre kalte Bestimmung, mit der sie ihr Opfer im Blick hat.
Hingegen er, auf der rechten Seite des Bildes ihr gegenuber, kampft mit dem Sinn der letzten
Stunde, sichtlich um Mannlichkeit bemiht, stahlblaue Arbeiterkombi, Bart und lange, auf die
Schultern fallende Haare, zeitlos, geschichtslos. Mit den Handen zieht er an einer Kette, die,
iiber einen Balken gelegt, die Arme eines stofflosen Schirmes bewegt, an denen vier Angestellte
des Staates hangen und tanzen wie Marionetten des Systems. Der Vorhang im Hintergrund ist
zu jener mannlichen Figur hin gedffnet, die jetzt an einen Satz von Rimbaud denkt:

»Nach uns werden andere schauerliche Arbeiter kommen.« Dahinter — nichts.

Nur nachtschwarze Unendlichkeit. Antimaterie, in der die Untoten den Lebenden Rechnungen
schreiben. Darlber, der Blick des Mannes halt es ebenso fest wie er im Blick der kalten,
geschlechtslosen Frau festgehalten wird, der Einbruch des Realen in den Kreislauf der Produktion.
Es kann, seiner Substanz nach, das Fehlende sein, der notorische Mangel, wir wissen es nicht,
es bleibt ohne Sprache, ohne symbolische Ordnung. Subjekt des Bildes aber ist die Kette,

nicht er, nicht sie und nicht die Marionetten des Systems. Das Ding. Objekt klein a.

1l
Und keiner kann es entschliisseln.

Kurt Drawert, Schriftsteller

Am Ende der Tage
2013 | Ol auf Leinwand | 160 x 130 cm




Wir erleben auf diesem Bild drei Figuren in drei verschiedenen Bewusstseinszustanden.
Eine melancholische junge Frau, einen berauschten, schlaffen Typen sowie einen traumenden
Mann auf der Motorhaube.

Im Hintergrund sehen wir eine abgewrackte, ans Ende gekommene Industrielandschaft mit einem
Restbaumbestand, der nur noch seiner Abholzung entgegenwachst. Gleichzeitig erblicken wir
in der Morgenréte das Motiv der Hoffnung.

Auch hier werden zwei verschiedene Wirklichkeiten vorgefuhrt. Eine verweist in die Vergangenheit
der postindustriellen Welt, die andere weist in das Zukiinftige. Gleiches gilt fiir die Figurengruppe
mit der sie umgebenden nachwachsenden Schilfrohrlandschaft.

Melancholie und Hoffnung sind zwischen Verlust und Selbstgewinn aufgespannt wie die Saiten
einer aolischen Harfe. Melancholie meint bei Aris Kalaizis aber keineswegs diistere Resignation.
Vielmehr ist die Melancholie sein TiefenmaR, die Sensibilitat seiner genuinen Gefiihlspragung.
Und diese Melancholie macht auch seine ungeheure Modernitat aus, die keineswegs auf den
falschen Gewissheiten der Vergangenheit steht, sondern immer bereit ist, dem Ungewissen einen
malerischen Entwurf zu gewahren.

Paul Henri Campbell, Dichter und Theologe

Der Tag der groRen Hoffnung
2007 | Ol auf Leinwand | 120 x 140 cm




Ich komme nicht zurecht. Ich komme einfach nicht zurecht.

Esist, als ob ich jedes Mal um eine komplizierte Formel kreise, die sich mir einfach nicht erschlieRen
mdchte, und so gelange ich gedanklich unweigerlich in meine Schulzeit, werde erinnert an die
alte, lapidare Frage aus dem Kunsterziehungsunterricht: »Was will uns der Kiinstler sagen?«
Damit wirde ich mein Verhaltnis zu Aris" Werk umschreiben. Liegt es an seinen Bildern, liegt es
an mir? Ich weiR es einfach nicht. Und wenn ich dariiber nachdenke, warum das so ist, kommt mir
der Mann auf dem Bild »Das Heim« in den Sinn. Der starrt ins All und bemerkt nicht, dass sich
hinter ihm eine schone Frau entkleidet.

Dabei bin ich einer der wenigen Menschen, die Aris" Arbeitsprozess von Anfang an begleiten
konnten, denn ich habe mit ihm nicht wenige Szenarien nach der Natur und in der Natur gebaut—
was mir ibrigens immer groRen Spaf macht. Wir kommen gut miteinander klar, sind Freunde,
helfen einander. Auch tauche ich als Figur in vielen seiner Bilder auf, wie »Europa«, »Manchesters,
»Das Band« und »Das innere Exil«. All das gefallt mir und insgeheim fiihle ich mich auch geehrt.
Ich bin in den Bildern, ich bin Bestandteil dieser Bilder und doch ist es so, als wiirde ich zugleich
Drinnen und Draufen sein, als wirde ich in den Bildern etwas machen, was ich anschlieSend,
wenn der Vorhang fallt und das fertige Bild zu sehen ist, nicht mehr zusammenbekomme. Dann
fallt mir wieder der Mann in »Das Heim« ein. Und dann ist es wiederum trstlich und schon, dass
Aris nicht erwartet, dass seine Bilder verstanden werden.

Vielleicht geht es aber — anders als bei einer Formel — gar nicht um die Losung eines Ratsels oder
um eine primare Vermittlung von Wissen. Und vielleicht ist es auch gar nicht die Aufgabe von
Kunst, verstanden zu werden?

Steffen Thier, Produktionsleiter/Kultur MDR

Das Heim
2005 | Ol auf Holz | 60x 90 cm




Der Wald — ein Mythos
Man sieht den Wald vor lauter Pferden nicht — dieser Spruch wird Tacitus zugeschrieben.

Vermutlich hat er Kentauren gemeint, die ihre menschliche Halbgestalt verbargen.

In Germaniens Waldern garantierte Tauschung das Uberleben. Bei Alexander, dem Eroberer,
durften Mischwesen noch ungestraft unter Zedern lustwandeln, aber die Zeiten andern sich.
Inzwischen werden die Walder von gepanzerten Wesen anderer Art heimgesucht, die den
Satz mit den Pferden wortlich genommen haben. Sie denken, man braucht nur abzuwarten,
bis ihnen eins vor die Chromleisten lauft.

Schon wieder ist so ein abgehalfterter Pfadfinder aufgetaucht mit aufgeblendeten Scheinwerfern
und Motorengeheul.

Zwar hat er sich mit Landkarten und Schnellfeuerwaffen eingedeckt, doch fir den Wald ist er
damit denkbar schlecht geriistet. Erst wenn sein grolmauliges Fahrzeug im Morast stecken-
bleibt, beginnt er zu ahnen, worauf er sich eingelassen hat. In seiner Verlorenheit fallen ihm alle
maoglichen Spukgeschichten ein; es ist keine darunter, deren Ausgang ihn befriedigt. Gewiss,
die Zwerge des Waldes konnten ihm helfen, leider glaubt er nicht mehr an Zwerge.

Thomas Bohme, Dichter

Lost 22
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Letztlich splrt doch ein jeder von uns

eine spirituelle Verbindung zum Weltganzen.
Das ist nicht nur etwas religioses,

das ist etwas allgemein Menschliches. KALAIZIS




Ein opulentes Gemalde. Es Uberrascht der Figuren- und Detailreichtum und auch die malerische
Vielfalt Uberzeugt. Der Neue Leipziger Kunstverein schenkte und iibergab das Bild 2018 dem
Leipziger Museum der bildenden Kiinste.

Das raumliche Ambiente ist karg. Die Szenerie erscheint durch den Bretterboden und die Spot-
light-Beleuchtung wie ein Biihnenereignis. Im Zentrum ein Bett. Darauf eine gemusterte Decke,
auf der eine junge Frau liegt.

Ist sie in Trance? Ist sie gestorben? Oder ist sie dabei, zu sterben?

Die Liegende ist umgeben von einer Personengruppe. Kalaizis wahlt wie in »Das Martyrium des
HI. Bartholomdus« die Form des aufsteigenden Dreiecks, in der er sein irdisches Personal platziert.
Erweitert wird das Irdische durch einen iberirdischen Bereich, in den die Seele der Liegenden zu
wandern, in dem sie zu schweben scheint.

Hinter der Liegenden kniet mit ausgebreiteten Armen ein orthodoxer Priester. Merkwiirdigerweise
wird er flankiert von zwei katholischen Messdienern. Merkwiirdig insofern, als Kalaizis auf seiner
Leinwand ein offenkundiges Schisma, eine Kirchenspaltung, malerisch zu (iberwinden trachtet.
Ein Messdiener betet, wahrend der andere in irritierender Weise eine Hand auf das nackte Bein
der Liegenden gelegt hat. Menschliche Ambivalenz wird deutlich. Die gehorsame Strenge des
einen wird durch die erotische Laszivitat des anderen beinahe aufgehoben.

Die Dramaturgie des Bildes folgt dem Spannungsaufbau von links nach rechts und beginnt mit
einer jungen Frau, die allein auf sich bezogen und am Geschehen nicht interessiert ist, und reicht
bis zu einem stehenden Paar mit Fahnenstange am rechten Rand. Auf der Fahne selbst steht aber
nichts; kein Ideal, kein Bekenntnis, nicht einmal Farbe. Kalaizis rahmt sein multiples Personal mit
zwei ernlichternden Symptomen unserer Zeit — und steigert diese Bestandsaufnahme noch:

Den wichtigsten Kontrast zum Bildgeschehen liefert ein Blinder, der erschrocken nach oben blickt.
Erist der einzige, der die Schwebende bemerkt.

Ein unerhdrter Vorgang: Ein Blinder sieht, was dem Geistlichen verborgen bleibt!

Damit der Blinde Einsicht gewinnen kann, muss er sich zuvor der AuRenwelt mit seinem geistigen,
inneren Auge angendhert haben. In ihm gelangt die Auenwelt zur Innenwelt — ein reflexiver
Vorgang.

Es handelt sich einmal mehr um eines von Aris Kalaizis" meisterhaft gestalteten Visionsbildern.
Es liefert eine geistige Zustandsbeschreibung unserer Zeit. Es fragt uns, warum wir die wahren

menschengemachten Wunder nicht mehr sehen kénnen. Gleichsam kann man es auch als Appell
verstehen, unsere verlorengegangenen Poesie- und Transzendenzneigungen zurlickzugewinnen.

Michael Scholz-Hansel, Kunsthistoriker

Die Schwebende
2018 | Ol auf Leinwand | 210x 300 cm
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Wo ist innen? Was findet man dort? Gedanken? Leere? Eine Welt?

Wirft man einen Blick auf das Gesamtwerk Kalaizis', so lasst sich guten Gewissens behaupten, dass
es eine zunehmende Hinwendung zu religidsen Themen gibt. Als Initial kann sicherlich das 2008
gemalte Bild »Himmelmacher« gelten.

Bereits 2013 hat der Theologe August Heuser bei Kalaizis einen Spannungsbogen von Philosophie
und Religion festgestellt. Darin verweist er auf die Substruktur unserer Wirklichkeit, auf das, was
unter der Wirklichkeit verborgen liegt. Dieser Spannungsbogen ermégliche Kalaizis neue Sinn-
felder, an denen sich der Maler abarbeite.

So auch in »Die innere Weite«. In der Szene am Tisch scheint beinahe alle duRere Form erstarrt.
Allerdings nur beinahe, denn wie in »Die Schwebende« sehen wir so etwas wie eine Seelen-
wanderung, die Bewegungen ausldst und Verbindungen stiftet. Unweigerlich kommen einem die
Mystiker in den Sinn: Hildegard von Bingen, die eine Art visiondre Mystik, eine Schau aus der
inneren Seele betrieb. Nicht mit &uReren Augen sondern vor allem mit den Augen des inneren
Menschen wollte sie wahrehmen und erkennen. Sie sah die Dinge in ihrer Seele, mit offenen
leiblichen Augen und Ohren und empfing Menschen und Dinge im wachen Zustand, nicht in
Trance oder Verklarung.

Das griechische Wort smystikos« bedeutet ,verborgen’, und schon der Bildtitel »Die innere Weite«
insinuiert Verborgenheit. Nach einer materialistischen Weltauffassung ware das Innere nicht das
Innere, wenn es nicht von &uRerer Materie, von Umsténden oder Ahnlichem umgeben und gepragt
ware. Die Menge des Wassers ist abhangig von der Warme der Sonne. Aber ein noch so kleiner,
verborgener innerer menschlicher Vorgang kann buchstablich Berge versetzen, wenn er in der Tiefe
erfahren wird und das Individuum sich fiir einen Moment als Zentrum der Welt erkennt und so zu
Einsichten gelangen kann.

Im Bild scheint der Mann seinem inneren Blick zu folgen. Sieht er, was sein Gegentiber nicht sehen
kann? Auf dem Tisch stehen drei Glaser, es gibt zwei Personen und einen Brief — doch scheint es,
als evoziere die innere Weite mehr.

Peter Schliter, Publizist

Die innere Weite
2019 | Ol auf Leinwand | 120 x 170 cm




Es ist inzwischen Uber 30 Jahre her, da 16ste mein Entschluss, nach dem Medizinstudium
Psychiater zu werden, bei meinen Eltern starke Verunsicherung aus.

Erst spater, so nach und nach, wurde mir klarer, was sie beschaftigte.

Es war nicht die Frage nach dem Warum. Das zu beantworten fallt wohl leicht, gibt es hier doch
ausreichend sinnvolle Antworten und anspringende Klischees. Es war die Frage: »Was genau
machst du da?«

Inzwischen arbeite ich Tag fir Tag in einer alten Stadtvilla und begegne den fragenden Augen
meiner ,Kundschaft’. Mit allen rede ich, auch mit den Schweigsamen. Einige erwarten einen Rat,
vielleicht einen Hinweis, der sie anregt und Krafte freilasst, andere hoffen auf Trost, andere
mochten Medikamente und einigen wenigen hilft es, wenn sie einfach nur einen Termin haben,
der ihrem Tag Sinn gibt.

Was mache ich da eigentlich jeden Tag, was genau?

Repariere ich etwas? Vielleicht bin ich ein Handwerker ohne Handwerksrolle. Die Idee amiisiert
mich, ein ,Seelenklempner’, das konnte es sein ...

Aber hin und wieder, meistens sogar, lege ich gar keine Hand an. Ich stehe oder sitze einfach bei,
hére zu, nehme die Faden auf und ... behiite. Ist es das, was wirkt?

Bin ich ein Hirte fiir die Menschen, die nicht zum Glauben finden? Oder vielleicht ein Kiinstler,
ein Freigeist und Querdenker, einer, der Konventionen zu Markte tragt, jemand der zum Alibi
wird, wenn das Leben beschwert. Méglicherweise ist es all das und eine ganze Reihe mehr. —
Aus der Ferne winken die Zerrissenen ihrem Seelenverbinder.

Ron Zabel, Psychiater

Der Seelenmacher
2017 | Ol auf Leinwand | 130x 160 cm




»Man muss die versteinerten Verhaltnisse dadurch zum Tanzen zwingen, dass man ihnen ihre eigne
Melodie vorsingt!«* Auch Karl Marx, Autor dieser Zeilen, hatte Lockerung im Sinn, eine sogar
der ganzen Gesellschaft, er war aber noch derart von der Idee der Arbeit besessen, dass Locke-
rung nicht gelingen konnte. Zwang ausiiben, um zum Tanz zu bewegen?

Der Mann auf dem Bild hat die Augen geschlossen, vertraut den eigenen Traumen und verspirt
in sich selbst eine neue Leichtigkeit, weil er Schrift als etwas begriffen hat, was den fixierenden
Zugriff verweigert und sprengt.

Der Maler halt den Augenblick fest, in dem der Schreibende an seiner Schreibmaschine erkennt,
dass die hinter ihm sauberlich aufgereinte Uberlieferung selbst es ist, die von ihm begehrt, dass
er den Bann des Einheitsdenken bricht und die Streuung des Buchstabens durch die Anstrengung | ""I"lll!.-
seiner Kontemplation, die Streuung des Buchstabens sucht. Im Regal zwischen den anderen l | N 1 l|1.1."
Biichern auch eines mit arabischen Sprichwdrtern. Eines lautet: Gott achtet uns, wenn wir arbeiten. - 8 ﬁ- -!--LL!'!! st
Aber Gott liebt uns, wenn wir tanzen. : 11" sl

Eberhard Geisler, Literaturwissenschaftler und Autor
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Das Traumprotokoll
2014 | Ol auf Holz |60 x76 cm



Das Ratselhafte ist der rote Faden, der sich durch Aris Kalaizis' Bilder zieht, komponiert aus
Zutaten scheinbarer Méglichkeit und offensichtlicher Unmadglichkeit. Daraus entsteht eine
surreale Gemengelage, die die Eindrlicklichkeit eines verstérenden Traums besitzt.

Da die Zutaten durch den Maler bewusst in ein Verhaltnis zueinander gesetzt sind, um eine
Gesamtsituation zu konstruieren, um ahnlich wie in der Grammatik mittels einer Satzkonstruktion
auch zu einer Satzaussage zu kommen, misste eigentlich eine Entratselung mdglich sein.

Doch weit gefehlt. Selbst wenn alle Teile fur sich verstandlich sind, weil sie als deutbare Metapher
dienen, liest sich das Bild noch lange nicht wie ein Text.

Dechiffrierungshilfen werden seitens des Malers nicht gegeben, der Betrachter muss aus dem
eigenen Fundus schopfen, gesteuert von der eigenen Disposition. So wird die Befragung des
Bildes zur Selbstbefragung.

Die kalte Szenerie des Bildes besteht aus den Zutaten Mauerwerk, Beton, Deckenloch, Boden-
loch — oder Himmel und Holle, Aufstieg und Absturz? —, erganzt um einen liegenden, vielleicht
abgelegten Kruzifixus ohne Kreuz und Stigmata sowie ein Baumchen.

Erstes Innehalten. Ist es ,der’ Kruzifixus oder nur ,ein” Kruzifixus? Dann, wenn auch nicht in der
Bildmitte, so doch wahrscheinlich von zentraler Bedeutung: die schwebende Pflanze, deren
auffallig verflochtene Stammchen von einem dichten Blatterdach bekront sind. Die Wurzeln sind
nackt, der Boden, das Substrat, fehlt.

Zweites Innehalten. Kommt die Pflanze in die Szene oder verldsst sie die Szene? An dieser Frage
entscheidet sich, ob gehofft werden darf. Oder berechtigt allein die Anwesenheit des Erlosers
zu Hoffnung? Ja die eines moglicherweise abgelegten Erlésers? Und was ist mit der Offnung in
der Decke, kontrapunktisch zum Loch im Boden? Ist es die Ankiindigung einer bevorstehenden
Himmelfahrt?

Licht und Leben. Es darf wohl doch gehofft werden. Oder doch ganz anders? Die kurz bevor-
stehende Hollenfahrt des entwurzelten Lebens, eine Hollenfahrt, welcher der abgelegte Erloser
auch keinen Einhalt mehr zu gebieten vermag?

Der Titel des Werks verrat, dass Aris Kalaizis eine Auflosung fern jeder Ratio im Sinn hat: ein groRes
Wunder. Ob Uberhaupt mit Ratio allein in dieser Welt noch weiterzukommen ist, wiirde der Autor
dieser Zeilen den Maler fragen wollen.

Uwe Holz, Museumsdirektor

Das groRe Wunder
2015 | Ol auf Holz | 50 x81cm




Die Welt ist im Umbruch. Der Himmel ebenso. Ein Weltuntergang scheint sich anzukiindigen.
Drei Manner in Arbeitskleidung bringen ein letztes Opfer. Der mit dem Haupt nach unten
Gekreuzigte wurde bereits geschunden: Ihm wurde die Haut abgezogen, seine Biicher wurden
verbrannt. Ein scharfes Messer sowie Hautfetzen sagen dem christlichen lkonografen, dass es
sich um einen Jiinger Christi, den hl. Bartholomaus, handeln muss. Der Legende zufolge galt
Bartholomaus als Mann ohne Falschheit. Er verbreitete das Evangelium nach Matthaus und starb
im Jahr 71 nach Christus. Unweigerlich kommen dem Kunsthistoriker das »Jingste Gericht« im
Vatikan, wo Michelangelo sich selbst in der Haut des hl. Bartholomaus portratierte, sowie der
Barockmaler Jusepe de Ribera in den Sinn, dessen radikaler Naturalismus in seinem »Martyrium
des heiligen Bartholomaus« eine Renaissance erfahrt.

Kalaizis malte das groRformatige Bild 2015. Kurz nach der Fertigstellung gelangte es in den Kaiser-
dom zu Frankfurt am Main, wo der hl. Bartholomaus bis zum heutigen Tag als Stadtpatron verehrt
wird. Aber: Gab es dort nicht auch Biicherverbrennungen?

Gesehen werden kann das Bild als eine Symbiose aus Vergangenheit und Gegenwart. In Kalaizis'
Bild sind die Kirchen nicht mehr prachtig, sondern verwaist. Die Biicher tragen keine Aufschrift,
vermitteln keinen Zeitbezug, so als wollte der Kiinstler sagen, dass Biicherverbrennungen sich
jederzeit ereignen kénnten. Auch die Wege und Pfade, die einst dorthin fiihrten, sind nicht mehr
zu erkennen. Und auch wenn Leipzig nicht am Meer liegt, werden manche Leipziger im darge-
stellten Gotteshaus die neogotische Kirchenruine Wachau am Rande der Stadt erkennen.

Es verwundert nicht, denn Kalaizis bevorzugt stets konkrete Orte seiner Region und setzt auf
Modelle seines Umfeldes — auch wenn die Inhalte zumeist umfassender und globaler sind.

Und gibt es, anders als bei Jusepe de Ribera, nicht doch Hoffnung? Der Geopferte im Zentrum des
formal kunstvoll komponierten Trapezes beriihrt mit seinen Handen den grinen Boden und der
Mann im Wasser erinnert mich an ein Gleichnis, eine pathetische Geste, mit der Moses seine
Gesetzestafeln den Israeliten entgegenhielt, als sie ums Goldene Kalb tanzten. Auch in Kalaizis' Bild
hebt der Mann im Wasser ein zwar brennendes, aber noch nicht verbranntes Buch beschwérend
empor. In ihm und in der Uberbringung eines einzigen Buches liegen weitere Motive der Hoffnung,
die auf das Zukiinftige weisen. Niedergang und Aufbruch liegen zumeist dicht beieinander.

Michael Scholz-Hansel, Kunsthistoriker

Das Martyrium des HI. Bartholomdus oder das doppelte Martyrium
2014 | Ol auf Leinwand | 250 x 285 cm




In den Gemalden von Aris Kalaizis wechseln sich Innen- und AuRenrdume ab, bisweilen sind sie
im selben Bild ineinander verschrankt. AuRenraume erscheinen bei ihm haufig als Naturrdume,
oft als Wald. Hier jedoch steht ein Innenraum vor uns, mit rohem Mauerwerk (laut Kalaizis der
»Keller unseres Industriewohngebaudes«), in dem nur eine hoch gelegene Fensteréffnung das
DrauRen andeutet. Es ist also ein unter der Erde liegender Raum, funktionsbestimmt, worauf Rohre
und Kabel verweisen, unwohnlich, hasslich, aus der gegebenen (tlrlosen) Perspektive einem
Kerker ahnlich. In dieser Raumflucht kniet ein Mann im Unterhemd, frontal dargestellt, in dessen
erhobenen Handen sich eine Taube befindet.

Dieser Szene der sichtbaren Welt — modellhaft fiir die Bilder von Kalaizis — entspricht eine innere
Realitat. Denn so real auch Mensch, Tier und Gegenstande, ja selbst das Ambiente als Ganzes
erscheinen, von Realismus kann nicht die Rede sein, auch nicht von Fotorealismus, der die foto-
mechanisch typischen Eigenschaften ins Malerische iibertrige. Es ist eher ein symbolischer Realis-
mus, wobei das Symbolische in geerdeter Form erscheint: als heutige, alltdgliche Szenerie.
Waren da nicht Teile des Bildganzen und die ,Handlung’ des Mannes Irritationselemente, die als
bildnerische DenkanstdRe fungieren und Giber die ,Unterwelt” hinausfihren, die als bauliches
Souterrain eigene Schwere und psychische Lahmung verkérpert.

Die Taube erinnert nicht nur an den Heiligen Geist, sondern auch an das wohlbekannte Friedens-
symbol. Das links im Gemalde erscheinende (Spiegel?) bild des Mannes mit nacktem Oberkdrper
und Fliigeln mag das Religidse streifen. Aber sind ihm nicht ,Fliigel gewachsen’, wie es doch
metaphorisch heit und wie es das Bild im Bild gleichsam verkiindet? Man kann die Taube aber
auch als Vogel schlechthin deuten — »leibhaftig gefiederte Vogelfreiheit«, schrieb mir der
Kiinstler —, somit als Zeichen fir (Denk)freiheit, die zum Licht strebt, einer Melange aus
natlirlichem und kiinstlichem, géttlichem und menschlichem Licht.

Dem griechischen Begriffe folgend, wird ihr Flug einer Irrfahrt gleichen. Aber was ware Freiheit
ohne die des Irrens. Das Leben folgt nicht vorgegebenen Flugbahnen und jeder Fliigelschlag
birgt sein eigenes Energiepotenzial.

Michael Nungesser, Kunstwissenschaftler

Odyssee des Geistes
2015 | Ol auf Leinwand | 180 x 130 cm




Ein schwebendes Baumwurzelwerk iiber einem gedffneten Holzboden, der ein rétliches Licht
freigibt. Daneben ein liegender Mann, entspannt und in scheinbar kontemplativer, nahezu
religidser Haltung. Dahinter ein einfligeliger Engel, in den Handen halt er ein Band, das den
am Boden liegenden Mann offensichtlich nicht erreicht. Ein zweiter Engel betritt durch das weit
gedffnete Fenster den Raum.

Die Konstellation macht klar: Es liegt eine unaufgeldste Spannung im Raum. Eine Entscheidung
naht. Ist das Bildnarrativ ein Geschichtsabriss iiber die Entwurzelung unserer Bediirfnisse, oder

der Bedirfnisse dieses Mannes, oder der Menschheit? Das Szenario ist deutlich zwischen Himmel
und Hélle angesiedelt, mit dazugehdrenden Assoziationen und Metaphern.

Die Wurzel als Leitmotiv wirkt fast wie eine ikonografische Abbildung. Sie fragt nach der eigenen
Verwurzelung und fragt im Umkehrschluss nach dem Zustand verloren gegangener Verwurze-
lungen, die entstehen, wenn fundamentale Bindungen wie Freundschaften und Heimatbezug

in Gefahr geraten. Als ware die nun entstandene Entwurzelung eine Vorhersehung, ein Verweis
auf die zunehmende Destabilisierung der Gesellschaft.

Wie so oft in der Malerei von Aris Kalaizis werden AuRen- und Innenwelt miteinander verwoben,
eine dialektische Weltanschauung wird sichtbar, eine These wird zur Antithese, die Verschmelzung
der Gegensatze wird angestrebt und was letztlich eine Synthese zum Ziel hatte, ware, den
vielfaltig maglichen Erklarungsversuchen einen gemeinsamen Nenner zu geben.

Aber welchen? Kann das Kunst leisten: eine Formel zum Weltverstandnis? Und: Will Kunst
das leisten?

In einer Zeit, die von Massenauswanderungen und Fluchtbewegungen gepragt ist, kiindet
gerade »Das Band« von jener Vorahnung, in der Alptraume und Angste von verlorener Heimat
auch das Durchscheinen einer schwebenden Hoffnung sichtbar machen. Furcht und Hoffnung
koexistieren in einem vom Maler unerlosten Spannungsverhaltnis. Ein Bild ist eine Moment-
aufnahme. Es liegt demnach an uns, in dieses Spannungsfeld zu treten und zu fruchtbaren
Reflexen zu gelangen.

Ekkehard Geist, Karzinologe und Klinikleiter

Das Band
2013 | Ol auf Leinwand | 160 x 210 cm




Ist heute die Stunde der Entweltlichung, die Stunde der Unwirklichkeiten, die Erdffnung des
Himmlischen, einer neuen Wirklichkeit zwischen Fiktion, Wirklichkeit und Mythos, wovon wir reden,
wenn nichts Weltliches mehr gesagt werden kann?

Am Ende unserer Sprache greifen wir zum Mythos — oder sollten wir schweigen? Das Wunder
ist das Geschehen der Entweltlichung, das Aufrufen dessen, was Sprache nicht mehr benennen
kann. Damit sind wir beim Mythos von der Erschaffung der Welt in sieben Tagen, von der Wieder-
belebung des Lazarus, vom Schopf des Barons Miinchhausen und so weiter.

Mit der Freisetzung dieser und anderer Mythen beginnt »Die Stunde der Entweltlichung« in der
,Wunderbar" oder sonst wo. Dort ist es eine Frauenfigur, zugleich an der Bar sitzend und doch
bereits kopflos entschwebend, ist sie korperlich anwesend, aber eigentlich schon entriickt und
entfernt aus der Welt der Dinge. Der Wirt sucht die Sensationsmeldung in der Zeitung, aber er
findet nur einen Artikel Giber Glauben und Religion. Nur die seltsam aus der Zeit gefallene Rand-
figur rechts sieht die Seelenwanderung.

Verwundert blickt sie zu uns.

Hier weht der Hauch des Messianischen: ein Augenblick der Hoffnung auf das Kommen eines
Erlosers, oder einfach nur eine Heilserwartung auf Errettung.

Solche Bilder sind Pforten, durch die der Messias treten kann — oder auch nicht. Sie zeigen die
Suche des Kiinstlers nach den Tiefenspuren zwischen Wirklichkeit und Mythos und nehmen Teil
an der Konstruktion des Geheimnisses — oder am Spiel mit den letzten Dingen.

August Heuser, Theologe und Museumsdirektor a.D.

Die Stunde der Entweltlichung
2012 | Ol auf Leinwand | 140 x 180 cm




Eine ungewdhnliche Szene — wie alle von Aris Kalaizis. Real-glaubwirdig gemalt in gegen-
standlicher Lesart, aber mit kombinatorischen Briichen: nachtlicher Wald, junger Mann, junge
Frau, Lastenanhanger, Grube, Spaten, aufgehdufte Erde ... Diese Motive insinuieren ein Narrativ,
das empfindlich gestort wird: die Frau tragt Fliigel und stirzt (fliegt?) von oben auf die Grube
zu; der Mann schaut, fast erstarrt, erschrocken (unglaubig?) zu ihr; beide sind in grelles Licht
getaucht. Ein gewohnlicher Schauplatz, Menschen von heute, ganz augenscheinlich — und doch
eine erfundene Szene, vom Maler bewusst religiés-symbolisch Gberhoht. Der Titel bestatigt es.
Engel kommen in Kalaizis' Bildern haufig vor: feminin, jung, verfihrerisch — oder maskulin

(wie dbrigens auch ihr Genus im Deutschen). Der Engel als Symbolfiguren der Transzendenz.

Kunst ist im besten Falle Welterklarung. Als solche zehrte sie jahrtausendelang vom Numinosen.
Heute gilt Kunst vielen als Religionsersatz und das Museum auch als Tempel der Andacht.
Kalaizis verhandelt diese in der Moderne verloren gegangene Funktion von Kunst neu, mit
fotografisch-inszenatorischem Vorlauf, kiihn, bildmachtig, kriminalistisch, ratselhaft,

den Betrachter herausfordernd, pathetisch, irritierend, skeptisch. Seinen attraktiven Gemalden
wohnt dabei oft unterschwellig etwas Gewaltsames und Unheimliches inne. Nicht zuféllig pragte
man fiir ihn den Begriff des Sotto-Realismus. Die provokatorische Potenz zielt nicht auf Schau,
weniger noch auf Show, sondern auf Geschautes, auf Einsichten und Durchblicke. Ihre ungeheure
Prasenz, Konzentrat aus der inspirierenden Modellvorlage und der Intensitat des Malprozesses,
asst einen nicht los.

Zuriick zum Bild: eine durchaus frag-wiirdige Szene. Hat der Mann die Grube ausgehoben, um
jenen zweiten Engel — seinen Schutzengel? — von dem nur ein Fliigel sichtbar ist, zu begraben?
Oder grabt er ihn aus? Eher nicht. Lasst sich das Vergraben im Wald auch anders deuten, etwa
als Verdrangen von Hoffnungen, von eigenen Traumen, die man(n) resigniert hinter sich lasst?
Dann waren es ,seine’ Fliigel, von denen der Mann sich trennt, die den Blicken entzogen
werden sollen?

Die Einmischung von ,oben’ macht das bartige, hemdsarmelige Mannsbild jedenfalls sprachlos.
Seine Geste der Hilflosigkeit deutet an, dass er sich angeklagt fuhlt. Zu Recht? Wir ahnen es.

Michael Nungesser, Kunstwissenschaftler

Die Einmischung der Engel
2009 | Ol auf Leinwand | 110x 150 cm




»Und Gott befiehlt mir, dass ich male.« Rainer Maria Rilke

In Kalaizis' Bildern Uberkreuzen sich immer wieder zwei wichtige Elemente: Das Bewusstsein und
das Unbewusste. Der gegenstandliche Bildgehalt schépft aus dem Uberschneidungsbereich beider
Zustande seine einzigartige Bildwelt. Zwar gehdrt die Malerei nicht zu den Schépfungsmythen
wie etwa das Wort im Johannesevangelium oder Klang und Ekstase in den Schriften des persischen
Dichters Hafiz, dennoch hat Gott Bildwelten geschaffen; Himmel und Erde, Nacht und Tag, Licht
und Dunkelheit. Diese Bildschépfungen sind im Unbewussten des Menschen enthalten.

So scheint das Werk »Die Existenz des Nichtseienden« eine Hypermetapher fir das Unbewusste
des Menschen zu sein, das sowohl Gottliches wie auch Teuflisches umfasst. Dieses Unbewusste
halt sich ein Leben lang verborgen. Manche haben es als ,Gespenst’ bezeichnet. Wenn dieses
Gespenst wagt, zu erscheinen, um damit die Existenz der Seele des Menschen zu verkiinden, sind
die Menschen ergriffen und sprachlos.

Ein Licht geht auf.

Dieses Licht ist Teil einer unerwarteten Epiphanie. Jean Paris schreibt in seinem Werk »James Joyce«
von diesem Ereignis, wenn die Seele des gewdhnlichen Dinges in unseren Augen zu leuchten
beginnt und seine Epiphanie vollzieht. Das bedeutet, dass dieses Phanomen fiir die Dinge den
gleichen Sinn hat wie fir den Menschen der Tod. Es ist der Moment der Lahmung: die Sekunde
der Wahrheit.

Das Wort Epiphanie wurde im Grunde ganz von der Sprache der Religion eingenommen.
Aber auf der Ebene der Psyche des Menschen ist es ein allzu menschliches Manifest, wie
das Bild »Die Existenz des Nichtseienden« offenbart. Mit diesem Gemalde bringt Aris Kalaizis
die Epiphanie zur menschlichen Seele zuriick und riickt sie so ein wenig von Gott weg.

Fotini Ladaki, Psychoanalytikerin und Autorin

Die Existenz des Nichtseienden
2012 | Ol auf Leinwand | 120 150 cm




Es sind die Zwischenwelten, die nicht entschiedenen Grauzonen zwischen der Realitat einerseits
und der lllusion, dem Denkbaren oder eben dem Glauben auf der anderen Seite. Der explosive
Moment des Aufeinandertreffens von Vernunft und Fiktion, der Aris Kalaizis" Werken ihren seltsam
abwegigen Realismus verleiht, ist seine Art, Wirklichkeit und Irreales zu verweben.

So steht das Bild zur Halfte auf der Seite des irdisch Realen, wenn es Papst Benedikt XVI. und
seine Entourage realistisch in Outfit und Pose in einem der langen Flure des Vatikans abbildet.
Auf der anderen Seite des Bildes stellt ihm der Kiinstler einen menschlichen Engel mit zwei groRen
Fliigeln und in dunkler, zeitgendssischer Kleidung gegeniiber, der der landldufig weifen Engels-
welt entzogen scheint.

Mit ihren Gesten verweisen die Figuren in entgegengesetzte Richtungen: auf den Himmel — oder
auf die Erde. Der Papst zeigt auf den Glauben, die Lichtkuppel steht dafiir, der Engel deutet
demonstrativ auf die Erde. Was gilt? Wo entlang?

Oder weist der Engel dem Papst einen anderen Weg, abseits des vorgezeichneten?

Avris Kalaizis" Bild von 2009 nimmt heutige Diskussionen um die zwingende Faktizitat der Wirk-
lichkeit vorweg. Das Bild ist ein wichtiger Kommentar zur politischen, theologischen wie auch
philosophischen Frage nach dem Menschsein, an der die Bildfindungen des Kiinstlers immer
mehr teilhaben, und er erweitert damit unsere Wahrnehmungsmaglichkeiten.

Theologisch ist es die Frage nach Glaube und Vernunft, politisch die nach Fakten und ihrer Deutung.
Kiinstlerisch braucht es diese Unterscheidung nicht, eher das Gegenteil.

August Heuser, Theologe und Museumsdirektor a.D.

make-believe
2009 | Ol auf Holz | 59 x 80 cm




Im Raum der Imaginationen

eintauchen in Stille und Dunkelheit; wahrnehmen, was da, aber nicht sichtbar ist

die Stille spricht; sie macht ein Gerausch, fir das es Worter und Satze gibt

die Farben der Dunkelheit; die Farben, die man mit geschlossenen Augen sieht

warten darauf, dass Bilder entstehen, dass Bilder auftauchen, die langst vorhanden sind
das Entdecken von etwas, das verschittet und vergessen ist

die Wiederkehr von Erfahrungen, die zu vergegenwartigen und zu erneuern sind

sich Aufhalten in der Gleichzeitigkeit

ein Augenblick damals im vorigen Jahrhundert, und wie er sich, bis heute, ausgedehnt hat
Seereise durch einen Wassertropfen

Erkennen, was an Geschichte mitwirkt im Geschehen hier und jetzt

das Erinnern und der Vogelschwarm der Zitate

ein Fenster 6ffnen, und es beginnt eine lange Erzahlung

eine Glihbirne erleuchtet den Wald

im leeren Haus liegen ausgehangte Tiren

kein Unglick, wenn das Dach einstirzt, denn ein Engel ist hereingeschwebt und steht jetzt

auf dem Tisch

Jlrgen Becker, Dichter

Himmelmacher
2008 | Ol auf Leinwand | 190 x210cm




Es gibt den Wald und die Wachter des Waldes.

Und es gibt die Gerlchte von Schinderhitten. Sie wurden zuerst in Tiersprachen beschrieben.
Ihre Standorte wechseln haufig und planlos. Der Ausdruck Wildwechsel stammt daher. Uberall
lauern Augen. Es sind Augen in Reih und Glied. Auch die Baume stehen in Reih und Glied,

bis eine Stimme sagt: ,Ruhrt euch!” Erst dann fallen sie iibereinander her. Rund um die Lichtungen
wurden Gestelle errichtet, die zur besseren Ubersicht Nummern tragen. Auf den Gestellen

sind automatische Kameras mit Erkennungssoftware installiert. Das Holzerne der Gestelle verbirgt
ihren wahren Charakter. Manchmal tarnen sie sich gar als Plischsessel oder Stehlampen.

Der Wald ist ein Meister der Camouflage, sagen die Uberlebenden, die nach jahrelangem
Herumirren wieder herausfinden. Davon gibt es nicht viele. Gewohnlich halt man sie fiir Schafe,
die die Gewohnheiten von Wolfen angenommen haben.

Aber es gibt auch Wolfe, die man beim Naherkommen mit Schafen verwechselt.

Mitunter taucht einer der Grimm-Briider, Jakob oder Wilhelm, aus dem Unterholz auf und zeigt
sein grimmiges Gesicht. Dann fangen die Wolfe an zu bloken oder die Schafe zu bellen. Brand-
und Benzingeruch verbreiten sich von Jagen zu Jagen. Man munkelt von Hexenverbrennungen,
doch die Tater, falls man sie iiberhaupt findet, werden selten verurteilt. Die Beweislast liegt
immerhin bei den Hexen. Der Wald hat natirlich die strengsten Gesetze, und Gesetzlose fiihlen
sich in ihm am besten behiitet. Wagners Walkiirenritt begleitet den Wanderer, der den unver-
zichtbaren Lehrpfad betritt.

Thomas Bohme, Dichter

Das Schweigen des Waldes
2010 | Ol auf Leinwand | 150 x 140 cm




sondern eine Projektion von uns. KALAIZIS

B L D Wenn wir uns im Spiegel sehen, sehen wir nicht uns,




Dieser Schlaf

senkt uns in seine klare Form, hier, da,
ich stand mit einem Bein im Morgengrauen,
ich trug ein Biindel Ocker, etwas Grau,
und jemand hat einmal die Welt erklart,
wahrend der Schenkel eines Dreiecks

ins Verhaltnis fallt. Man trdgt die Farben
Trauer oder Lust, dein Gehtnichtmehr,
mein Gehtnochwas, und auf dem Laufer
lag da nicht ein stiller, altersmiider Hund?
Gestern haben wir ihn unters Bett verjagt,
er folgt uns noch mit seinen AtemstoRen.
Horst du? In manchen Nachten bleibst du
dir selbst am Fernsten. Der Schlaf gebiert,
und Traume fallen zwischen Fransen.

Nora Bossong, Schriftstellerin

Hypokeimenon
2017 | Ol auf Leinwand | 160 170 cm







Dieses Bild ist der Knaller!

Mein erster Blick auf die Reproduktion 16st von leichter Abwehr durchzogene Begeisterung
aus. Der Wunsch, alles sehr genau und lange betrachten zu kdnnen, wird bei diesem Gemalde
eingeldst und kollidiert gleichzeitig mit dem Gefiihl, eine Schamgrenze zu dberschreiten.

Ich bin das Kind, und das Geschlecht meines Vaters baumelt unverdeckt in meiner Kopfhohe;
ein Unfall mit Verletzten hat sich ereignet, die Autos sind krass deformiert und ich will alles
genau sehen und scheue mich gleichzeitig davor.

Der Widerstreit der Geflihle lasst mich nicht vom Haken.

Dieses Bild handelt vom Leben und vom Tode. Das sollten alle guten Bilder, nur hier gelingt es.
Das Sujet ist schlicht und klassisch. Von der Renaissance kommend, (iber die Modeme gehend,
hat es bei Otto Dix haltgemacht und ist zu Lucian Freud geschlendert — eine klare Traditionslinie.

Avris Kalaizis malt einen Halbakt, der genau an der Schamgrenze endet, im abbildenden Sinne.
Uber die Schultern der Frau im mittleren Alter ist ein Pelz gelegt, ein Schutz von schmutzigem
Weiss, der etwas zu kratzen scheint. Damit sind wir bei der Starke der Malerei, die die Genauigkeit
ihrer Abbildungsfahigkeit hier prazise mit der Haltung gegeniiber dem Bildmotiv und der
Verantwortung gegentiber dem Bild in Balance bringt. Der Maler widersteht nicht nur der Ver-
suchung, tber Schonheit und Erbaulichkeit zu referieren, er sucht geradezu das Gegenteil.

Der Abdruck von Kleidung im nackten Fleisch verharrt im gealterten Korper langer als im jugend-
lichen. Querstreifen die Menge, auf Leib und Stirn. Diese werden bleiben und tiefer werden.

So viel steht fest. Dariiber schwebt einsam und zentral ein Glanzlicht, wie eine Erscheinung.

Die Frau des Kiinstlers, die in diesem Bild portraitiert wurde, blickt uns furchtlos in die Augen.
Der Maler hat furchtlos zurlickgeschaut. Dieses Bild priift uns und wir kdnnen entscheiden,
ob wir uns abwenden oder teilnehmen.

Rayk Goetze, Maler

Frau mit Pelz
2014 | Ol auf Leinwand | 120 x 100 cm




Ludwig Wilhelm von Baden-Baden (1655-1707) trat mit 19 in den militdrischen Dienst des
deutschen Kaisers. Sein Erfolg in den Osmanenkriegen brachte ihm den Spitznamen »Tirkenlouis«
ein. Er wurde auch »Roter Konig« genannt, weil seine rote Uniformjacke auf dem Schlachtfeld
deutlich zu sehen war. Uber Ludwig wurde gesagt, er besaRe alle Fahigkeiten eines groRen
Heerfiihrers, sei aber so eingebildet, dass man ihm diese Aufgabe nicht anvertrauen wolle.
Dennoch stieg er zum Oberbefehlshaber der kaiserlichen Armee auf. Er gewann 57 Schlachten
und verlor keine. Nach der Schlacht bei Slankamen wurde er sogar als »Erretter der Christenheit«
gefeiert. Trotz seiner Erfolge verweigerte der Kaiser Ludwig die Kurwiirde und er bewarb sich
auch dreimal erfolglos um den polnischen Kdnigsthron. Er starb mit 51 Jahren an einer Kriegs-
verletzung.

Auf dem Bild ist nichts von Ruhm, Erfolg oder Arroganz zu sehen. Ludwig liegt halbnackt auf
dem Sterbebett, ein Tuch mit einem Jakobskreuz, einem Kreuzigungssymbol, deckt seinen
Unterleib. Der tatkréftige Blick des Feldherrn ist verschwunden. Ist er schon tot? Hat er grofse
Schmerzen? Vielleicht erkennt er, dass trotz Ruhm jeder Mensch vor dem Tod gleich ist, dass
selbst Gibermenschliche Erfolge ihn vor der letzten und unwiderruflichen Lebenszasur nicht retten
kénnen. Aber: spiegelt sich im Antlitz des groRen Feldherm eine Angst vor dem Tod?

Das Motiv der Pieta ist unverkennbar. Ludwig liegt in den Armen seiner geliebten Frau. Im Gegen-
satz zu Jesus, der sich erniedrigte, freiwillig opferte und dadurch Erléser der Menschheit wurde,
totete Ludwig als »Erretter der Christenheit« viele Menschen, auch Christen. Vielleicht verrat uns
sein Blick, dass er erkennt, dass ihm dadurch der Weg in den Himmel doch versperrt werden
konnte. Oder dass seine Liebe — die Liebe zu seiner Frau, zu sich selbst, zum Ruhm — anders als
die Liebe Gottes, doch nicht alles besiegt.

Eine gewisse Theatralik, vielleicht sogar eine gewisse ironische Distanz pragen das Bild. Steht
die rote Gardine fir den »Roter Konig«? Ist sie ein Theatervorhang? Sind es der Gesichtsausdruck
und die Korperhaltung eines sterbenden Menschen und seiner sich auf den Tod ihres Gatten
gefasst machenden Ehefrau oder eher die einstudierte Gestik von Schauspielern? Sehen wir die
letzten Stunden Ludwig Wilhelms oder die Schlussszene eines barocken Trauerspiels? Sehen wir
ein Bild oder die Reflexion Uber ein Bild? Vielleicht lassen sich Realitdt und Inszenierung, Leben
und Kunst doch nicht so einfach trennen.

Christopher Forlini, Philologe

Die letzten Stunden Ludwig Wilhelm des I.
2021 | Ol auf Leinwand | 130 x 190 cm




Wir waren zu dritt, René, Aris und ich. Tranken schlechten Fusel und noch schlechteren Wein.
Dazu horten wir abgrundtief diistere Musik, doch lange hielt ich das nicht aus und wechselte zu
krachendem Punk. Frei, endlich wieder frei.

Wir Ubten Berufe aus, die uns nicht gefielen.

Wir malten und fiir den Begabtesten unter uns hielten wir René. Aris war der Jiingste in dieser
Runde, die eine fragile Freundschaft zusammenhielt. Nicht nur einmal mussten wir die Scherben
kitten, wenn René nach langem Abtauchen wieder ans Licht kam und die Spuren der Selbst-
zerstdrung vor uns zu verbergen suchte. Ein hoffnungsloses Unterfangen, denn die Spuren trug
er im Gesicht. Mir wurde immer klarer, dass dieses Spiel nicht gut ausgehen wiirde, denn die
Phasen, in denen es René und unserer Freundschaft gut ging, wurden immer kiirzer. Die Bilder,
welche René in diesen Abschnitten malte, wurden immer qualender, seine Damonen hatten ihn
fest im Griff.

Avris, der viel Ianger als ich an dieser Freundschaft festhielt, hatte uns in puncto Malerei langst
iiberholt, ja sehr schnell um Langen abgehangt. Als ich sein Portrat von René zum ersten Mal sah,
erschrak ich fiir einen kurzen Moment, denn Aris hatte genau das eingefangen, was das Wesen
von René auszumachen schien. »Du kannst mich zwar malen, aber meine Seele kriegst Du nichtc,
sagt Renés Blick, stolz, fordernd, sich und die Welt verachtend. Auch nach dem zweiten und dritten
Betrachten bleibt dieses ungute Gefiihl bestehen, dass da einer ist, der entschlossen und wissend
seinen Abweg gehen will.

Und dennoch ist es ein schones Bild, klar und nichts verschweigend. Ein Portrat lebt ja, auch wenn
man es nicht glauben mag, von der Geschichte, die uns der Portratierte erzahlt. Diese Geschichte
einzufangen, herauszukitzeln, ist schwer genug, noch dazu, wenn einer eine Seele in sich tragt,
die schwarz ist wie ein Kohlebunker.

Auch wenn diese Dreierfreundschaft leider keinen Bestand haben konnte, die Freundschaft mit
Avris hat alle Wirrungen und Wendungen des Lebens ausgehalten. Und vielleicht haben diese
Anfangsjahre ja mit dazu beigetragen, dass aus der reinen Lust an der Malerei eine groRe Meister-
schaft hervorgegangen ist. Die Kunst war unser rettender Anker, auch wenn wir das vor 35 Jahren
gar nicht wissen konnten.

Holger Makarios Oley, Independent-Musiker

Portrait R.
1995 | Ol auf Holz | 50 x40 cm




Es ist ein Kondensat aus Spannung und Erwartung — als stiinde die Zeit still, man mochte
vorspulen, alles ist denkbar.

Das Inventar des Bildes verdichtet sich um den akuten Augenblick, den Kalaizis mit der leeren
Mitte verschweigt. Da ist nichts zu sehen auf dem Tisch — aber da ist ein Sog zu einer prallvollen
Leerstelle, die etwas Unausgesprochenes, Unsagbares ins Bild setzt und ihm als dritte Dimension
einschreibt: eine erzahlerische Tiefe, deren Perspektive den Bildgehalt weitet. Symmetrie,
Kérpersprache und ein in Unscharfe und Dunkel flichtender Hintergrund fassen eine Gegenwart
zusammen, die jeden Moment in eine ungeheure Zukunft kippen kann.

Kairos heift dieser Moment, der den Zeitpunkt zugespitzter Bedeutung und den entscheidenden
Sprung ins Nachste benennt. Kairos, Sohn des Zeus und Gott der gunstigen Gelegenheit, ist der
Impulsgeber, der dem Jetzt das Potenzial zuweist, Einfluss auf Kommendes zu nehmen.

Doch die Gunst des Schicksals wird nicht verschenkt, die Gegenspieler locken und drohen mit
Verfihrungen und Mahnungen; Chronos, Gott der Zeit, der mit der Sanduhr, der auf das Werden
vertraut und Augenblicke stoisch zu Schicksal summiert, verheiRt einen leichteren Ubertritt

zur Zukunft. Und Krisis wiederum droht mit Verunsicherung und Widerstand im Moment der
Entscheidung.

Der machtigste Gegenspieler jedoch, der den letzten Mut zum Vollzug der Entscheidung zu hindern
versucht, ist das Selbst. Vervielfacht, gespiegelt und geteilt bringt es Vorgeschichte, Konflikte

und Widerspriiche in Konstellation, die dann am runden Tisch gleichberechtigt am Entschluss
mitarbeiten — oder ihn anzweifeln.

Die Selbstbeobachtung, erganzt um die energische Pose zum Aufbruch, ist ein dramatisches
Kammerspiel mit ansetzendem innerem Monolog: episches Theater samt Vorhang-Adaption.
Es gibt keine Illusion und keine Ersatzhandlung. Jeder frage und fordere sich selbst: Jetzt? Ja?

Dieser eingefrorene Moment hdchster Spannung gelingt Kalaizis in »Kairos« als beinahe abstrakte
Sentenz im figiirlichen Bildinventar. So balanciert das Moment der Entscheidung zwischen einer
komplexen Allegorie der Selbstbefragung und der Uneinldsbarkeit der Souveranitat des Willens.

Tina Simon, Germanistin und Autorin

Kairos
2017 | Ol auf Leinwand | 180 x 100 cm




Wenn eine Tochter auf das gemalte Selbstbild des Vaters blickt, stellt sich unweigerlich die Frage,
ob sich sein Bild mit ihrem deckt.

Als ich am Anfang meines Studiums der Kunstgeschichte stand, fragte ich mich, warum es den
Professoren wichtig war, méglichst viele Selbstbildnisse zu prasentieren. Spater wurden diese
dann analysiert. Meist bestand die Aufgabe darin, die unter der Oberflache verborgenen Inhalte
kenntlich zu machen und herauszuarbeiten.

Das Selbstportrat eines Menschen, den man kennt, zu interpretieren ist immer schwierig.
Es bedeutet auch Uberwindung, jemanden dabei zu beobachten, wie er gewohnte und selbst-
gewahlte Masken ablegt und Verborgenes sichtbar macht.

In seinem Bild steht mein Vater hinter der Leinwand. Eine Haltung ,hinter dem Bild" einzunehmen,
entspricht ihm. Oft hat er zu mir gesagt, dass ein Maler nach getaner Arbeit hinter seinem Bild
verschwinden und einfach den Mund halten solle. »Gute Bilder brauchen keine weitere Firsprache«.
Es gefallt ihm nicht, wenn andere Maler sich vor ihre Bilder stellen. Und so steht er in seinem
Selbsthildnis folgerichtig hinter der Leinwand, die Gbrigens nicht gemalt ist, was mir gefallt.

Er 1asst die Leinwand als rohes Material stehen.

Zurick zum Bild. Die Gesamtstimmung ist dunkel. Sein Blick ist emst und auf den Betrachter
gerichtet, er wirkt kritisch und durchdringend. Ich bin diesen Blick von ihm gewohnt und er hat
sogar etwas Natirliches, nichts Aufgezwungenes, ja, dieser Blick ist mir vertraut! Er ist festge-
halten in einem Moment ambivalenter Nachdenklichkeit: Er verrat mir einerseits, dass in ihm
eine Entscheidung naht, andererseits ist es aber auch ein traumender Blick.

Eine Lederjacke in Kombination mit einem Pelzkragen kenne ich allerdings nicht an ihm. Vielleicht
hat er sie sich bewusst ausgesucht. Ein Ledermantel ist schwer und undurchlassig. Ein Pelz ist
weich und durchlassig. Beide Eigenschaften passen aber sehr gut zu meinem Vater.

Und ja: Er ist ein ernsthafter Mensch. Jedoch wirkt er auf mich in diesem Bild ein wenig zu ernst.
Denn wenn es ein Bild ist, das die Ganzheit eines Menschen vermitteln soll, so fehlt mir darin die

Lockerheit, die er auch hat —auch in seiner Malerei. Es sind viele Elemente, aber die komischen,
unbeschwerten und manchmal auch kindischen Elemente gehoren unbedingt dazu.

Nike Kalaizis, Studentin Kunstgeschichte/Philosophie

Selbst
2019 | Ol auf Leinwand | 110 x 80 cm




Was ist ein Bildnis — eine Behauptung? Eine Indiskretion? Die Kiihnheit einer Deutung oder Zeugnis
der persdnlichen Begegnung von Kinstler und Modell?

AuRere Ahnlichkeit scheint heute banal gegeniiber den nicht malerischen Spielarten der Ent-
sprechung. Die Frage: Wer ist das? findet ihre kiinstlerische Antwort zunehmend in Formen der
Aquivalenz: Zitate, Narrative, Metaphern und Verwandlungen, Defacement und Refacement —
ein Biindel kognitiver Indizien und das Medium ist die erste Botschaft.

2016 untersuchte die Frankfurter Schirn Kunsthalle in der Ausstellung »ich« aktuelle Formen des
Portrat-Genres. Man sah unter anderem farbverschmierte Paletten, ein Selbstportrat als Essig-
gurkerl, zerraufte Fleischberge, tierische Hybridwesen und Phiolen mit den chemischen und
anderen Elementen des menschlichen Korpers. Zu sehen waren Bildnisse und Selbstbildnisse,
die die Willkir persdnlicher Abbilder von kriminell bis lacherlich tberreizten.

Der kiinstlerische Ausdruck einer Persdnlichkeit scheint eine multiple Aufgabe zu sein, unerfillbar
und angreifbar in den gewahlten oder getilgten Attributen. Was sollte der Kinstler von seinem
Protagonisten wissen — alles? Oder besser nichts? Darf er Manier und Sensation des So-Seins
einfach auswahlen? Zusammen mit Aspekten des Urheber- und Personlichkeitsrechts kiinstlerischer
Abbilder dammert hier das alte Bildnisverbot biblischen Ausmafes herauf.

Kalaizis weil von diesem Dilemma und hat Erfahrung damit. Er zitiert die Ganzfigur des Veterinars
Dr. Schonfelder sehr konkret und aus der Mitte seines Lebens, ohne ihm fremde Diskurse aufzu-
drangen. Das Dreiviertelprofil im Ausfallschritt zwischen naturlicher Bewegung und Starre spielt
mit Symptomen einer Statue wie mit Verdachtsmomenten eines Standesportrats. Den Entschluss
zum jagerstolzen Trophaenbild allerdings durchkreuzt der mindestens skeptische Blick des
Protagonisten.

Miene oder Maske, Kleidung, Pose und die offene Umgebung suchen nach Divergenz und Deckung
von Person und Klischee. Sicher ist nur der routiniert feste Zugriff auf die Kreatur genau im Zentrum
des Bildes: die Vollmacht dber Leben und Tod.

Ein Bildnis — Abbild oder Sinnbild — mag fiir den Betrachter ein Vorschlag sein, ohne Gewahr.
Doch es ist nicht, was der Maler »darstellen will, sondern was nach seinem Verstandnis
notwendigerweise auszusagen ist”, es geht ,um einen Problemfeldaufriss zu einer Person.
Daister.

Tina Simon, Germanistin und Autorin

Bildnis Dr. Schonfelder
2019 | Ol auf Leinwand | 180x 110 cm




Die Lausitz ist nah: eine sorbische Frau mit ihrer eigenen Sprache, die neue Frau. Bereit, dir ein
Lacheln zu schenken, bestlirzt sie in ihrer Offenheit und Bereitschaft zum Wort.

Doch Vorsicht: Du sollst, sagt sie dem Betrachter, meiner Offenheit gegeniiber nicht voreilig sein.
Wirkliche Schénheit will erobert werden. Auch der Hintergrund zeigt winzige, stachelige Skorpione
und Kreise, wieder und wieder, weil sich Rundung vielleicht erst im Aufbegehren vollzieht.

Es ist, als ahnte man erst jetzt, da die wilden Haare wild sein dirfen und die Schonheitsideale der
Pin-up-Magazine von vorgestern sind, was mit Prasenz gemeint ist; es muss um Unabsehbares
gehen. Der Maler hat dbrigens einen wichtigen Fingerzeig gegeben, indem er den Titel des
Bildes nicht in sorbischer, nicht in deutscher, sondern in englischer Sprache gesetzt hat. Tertium
datur! — schon Nietzsche hat gewusst, dass in einem Gesprach stets der Dritte vonnéten ist, weil
das Gesprach der Zweien sonst in die Tiefe sinkt und in Selbstbespiegelung endet.

Erst in der Triangulierung wird es lebendig. Die neue Frau lachelt, weil sie das weils.
Jetzt, allmahlich, lachle zurlick.

Eberhard Geisler, Literaturwissenschaftler und Autor

The Sorbian Girl
2020 | Ol auf Leinwand | 100 x 80 cm




Ich hatte die Idee, meiner Tochter Liselotte etwas zu hinterlassen, das mehr ist als eine grine Zahl
auf einem Stlick Papier. Etwas Personliches sollte es sein, das nach mir bleibt. Also dachte ich iber
ein gemaltes Bild nach, ein Portrat mit meinem Konterfei. Aber ich hatte auch schnell Zweifel.
Eitel bin ich zwar nicht, aber ich hatte durchaus Bedenken, dass es so empfunden werden kdnnte.
Als endlich die Zweifel ausgerdumt waren, dachte ich, nun wiirde alles Weitere schnell gehen.

Klar war, dass nur einer fiir die Ausflihrung des Portrats infrage kommen sollte: Aris. Also rief ich
ihn an und wir verabredeten uns zum Essen. Als ich ihm von meinem Auftrag erzahlte, sagte er
mir trocken, dass er kein GemuUsehandler sei, bei dem man etwas bestellen kdnne. Prima, dachte
ich. Und nun? Er sagte noch, dass er so etwas nur machen kdnnte, wenn er es kiinstlerisch ver-
werten kann. Er wiirde sich melden.

Die Zeit verging. Eines Tages rief mich Aris an und teilte mir mit, dass er nun die Idee fiir das
Bildnis hatte. Bedingung sei aber, dass nicht nur ich, sondern auch meine Tochter Liselotte, dass
wir beide gemeinsam auf dem Bild sein miissten. Von der Idee eines ,Vater-Tochter-Gemaldes' war
ich sofort begeistert. Es dauerte finf Jahre!

Und ich weils heute, dass die Vorbereitung zu diesem Bild fiir meine Tochter ein ganz aulerge-
wohnliches Erlebnis war und sie sich immer daran erinnern wird. Das ist schon und erfiillt mich mit
Freude — auch wenn es dann zwei weitere Jahre in Anspruch genommen hat, bis wir Klironomia
(deutsch: ,Vermachtnis’) in den Handen halten konnten.

Nach sieben Jahren!

Peter HoRbach, Unternehmer

Klironomia
2013 | Ol auf Holz [ 125x 120 cm




Bildnisse werfen mich zuriick in meine Kindheit. Mein Vater war auch Maler, war Meisterschiiler
an der Dresdner Kunstakademie, malte oft die Familie — auch mich. Leider blieb ich mir in den
Darstellungen stets fern, denn ich begegnete mir als Fremde, die sich nur durch die Augen des
Malers sieht und lediglich durch die vorhandenen Ahnlichkeiten stolpert. Einverleibung tiber eigene
Augen gelingt nicht. Da hilft kein Mihen. Aber warum auch sich mihen? Ist nicht der Blick der
anderen viel interessanter?

2019 wurde ich von Aris Kalaizis gemalt.

In seiner Rede anlasslich der Ubergabe des Bildes an das Bundesverwaltungsgericht sagte

Avris Kalaizis, dass das Malen eines Portraits technisch nicht schwieriger sei als das Malen eines
Pantoffels. Und trotzdem zdhle ein Portrait zum Schwierigsten (iberhaupt. Es gelte, als Maler
durch die Charaktermaske hindurchzuschauen. »Wenn wir einen Menschen sehen, sehen wir
eine Maske. Wenn wir uns im Spiegel sehen, sehen wir zumeist nicht uns, sondern eine Projektion
von uns. Nichts an unserem Korper ist wandelbarer, nichts verandert sich mehr, nichts tauscht
mehr als unser Gesicht. Wir benutzen unser Gesicht als Biihne, auf der wir unser Schauspiel
zelebrieren. Mit anderen Worten: Wir sehen zuerst immer eine Maske, bevor wir das Gesicht
sehen.«

Ziel war also, ein verborgenes Ich erkennen zu lassen. Er musste sich entscheiden und hat sich
entschieden und sagte: »Wenn ich nun dieses Portrait sehe, so sehe ich einen Menschen, der nur
vordergriindig durch die Birde des Amtes, durch die GréRe und Schwere der Richterrobe
vereinnahmt scheint. Man bréuchte weder Kopf noch Hand, um zu erkennen, dass die Robe

in ihrer Sinnlichkeit weiblich ist. Dariiber ein Kopf. Auf der Stirn liegt ein schier undefinierbarer
Schatten. Woher er rihrt, weif auch ich nicht. Die Augen sind scharf. In ihnen driicken die
Lebensgeister ihre Neugier aus. Darunter Hande, die in ihrer Haltung keine aufgesetzte Starke
symbolisieren wollen. Sie vermitteln Ruhe, Gelassenheit und gewahren zudem einen Blick in

ein hartes, arbeitsreiches Leben. Aber der Gestus dieser Hande bleibt weiterhin fragend, so als
wirde aus ihnen die Neugier Uber eine ungewisse Zukunft sprechen.«

Das Bild hat nun seinen offiziellen Platz. Es hangt im Bundesverwaltungsgericht und ist Teil
der Ahnengalerie aller friiheren Prasidenten des Bundesverwaltungsgerichts — und ihrer bislang
einzigen Prasidentin. Zeigt es ein verborgenes Ich? Wer kann, urteile selbst.

Marion Eckertz-Hofer, Prasidentin des Bundesverwaltungsgerichts a. D.

Bildnis der Richterin Marion Eckertz-Hofer
2019 | Ol auf Leinwand | 125 x 100 cm




Unsere erste Begegnung reicht zurlick in das Jahr 2016. Ein gemeinsamer Freund — ein Freund
mit Instinkt und Menschenkenntnis — hat ermdglicht, dass sich zwei Fremde entgegenkommen
und einander anerkennen.

Dabei muss Begegnen nicht zwingend wirkliches Kennenlernen zur Folge haben. Wenn es aber
geschieht, so ist es ein Gliicksumstand, denn daraus erwdchst die Mdglichkeit, zu spaterer Zeit
die Beziehung in Ruhe und Gelassenheit reifen zu lassen und sie so mit der notwendigen
Offenheit auszustatten.

Dabei war unser erstes Treffen eher von Hektik gepragt. Es fand in einer Leipziger Kaffeebar statt,
kurz vor Aris" Abreise zu einem Arbeitsaufenthalt ins Reich der Mitte. Er stand mit einem Bein
noch im deutschen Alltag, war aber mit seinen Gedanken schon in Peking und bei seinen
Vorstellungen iber das zu Erwartende. Die Neugier ging bereits auf Reisen — ein Wunder, dass
ich in dieser Aufbruchstimmung Platz fand.

Als Aris ein halbes Jahr spater zurlickkam, erzahlte er mir von seinen Eindricken, von Begegnungen
und Irritationen. Ich erinnere mich gut, wie begeistert er von seinen Besuchen in chinesischen
Restaurantkiichen berichtete. Dort sah er den Kochen zu, wie sie seine Bestellungen umsetzten.
Aris kocht gerne. Seine Schilderungen umfassten auch die genaue Zubereitung sogenannter
tausendjahriger Eier, die roh einen langeren und Ubelriechenden Fermentierungsprozess durch-
laufen.

Asiatische Kiiche mag ich. Tausendjahrige Eier mag ich nicht.

Umso besser, dass Aris keine Eier, sondern ein kleines Gemalde mitbrachte: »The Chinese Girl«.
Es war das einzige Bild, das er in China gemalt hatte. Mich fasziniert die stoische Ruhe, die von
dem Madchen ausgeht — ganz anders als David Bowie es in »Little China Girl«, einem meiner
Lieblingssongs, besungen hat.

Wenn ich nun dieses Bild sehe, so sehe ich nicht nur die Zugewandtheit zu einer jungen
chinesischen Frau, ich sehe auch die Anwesenheit des Malers. Ich erkenne Aris durch seine
Neugier und einen sezierenden Blick.

Er ist mittlerweile zu einem Freund geworden. Er hilft mir und ich versuche ihm zu helfen.
Das ist schon etwas.

Wirklich schén wird unsere Beziehung aber durch sein Interesse an den Grauschattierungen
des Alltags, sein Talent, die Dinge ein wenig anders zu sehen und somit der Beliebigkeit auf
den Pelz zu riicken. Unsere Begegnungen sind fir mich ein wunderbares Privileg, wie ich finde,
denn sie beinhalten auch den Impuls lebendiger Auseinandersetzung.

Katharina Hitschfeld, Unternehmerin

The Chinese Girl
2016 | Ol auf Leinwand | 60 x50 cm




»Gott schuf also den Menschen als sein Abbild« Genesis, 1, 27.
Uberlegungen zwischen Kunst und creatio

Ich stehe vor dem Bild und denke laut:

Kein Sonnenlicht, sondern ein kiinstliches Licht von rechts wirft einen undefinierten Schatten auf
das Gesicht von Nike. Da wo Natur sein konnte, ist Handlung. Beim Betrachten des Bildes entsteht
in mir das Gefihlt der Unsicherheit, auch der Ungewissheit. Im Bild herrscht keine Euphorie. Ist
eigentlich die Vergangenheit heller als die Zukunft? In meiner Wahrnehmung verschwindet Nike
kurz in den Hintergrund ihrer Generation und ihrer Epoche. Wieder leben wir in Zeiten der Krise.

Aber dann das Abschminken, das ermidende Feiern ist zu Ende — jetzt miisste man wohl in die
Realitat zurlickkehren. Der rote Pulli wehrt sich dagegen, indem er wieder auf die Augen ver-
weist. Die gehen bis tief in die Seele hinein und bringen eine Starke hervor. Man kann nun fast
nicht mehr wegschauen. In diesem Moment taucht Nike wieder als Individuum auf. Wie alt sie
genau ist, kann ich nicht sagen. Im Gesicht sind keine wirklichen Altersspuren. Dennach so frei
dies vom Alter ist, so schwer ist es vom Bedacht. Es ist sicherlich kein Kind, das ich da sehe,
sondern eine erwachsene Person. Ist das hier das Gefiihl einer subtilen Einsamkeit? Ist es nicht
all zu frih fur die Einsamkeit, bereits in diesem Alter einzutreten, oder merken wir sie einfach
immer zu spat?

Die Welt griindet den Geist, so dass er sie schlieRlich begriinden kann. Der Geist tanzt mit der
Korperlichkeit. Was einst als Leib geschaffen wurde, wird erneut als Kunst geschaffen. Hat das
eigentlich der Maler oder der Vater zu verantworten? Die Dynamik der Beziehungen wird auf
einmal komplexer und spannender. Nike entfernt die Farben aus ihrem Gesicht — der Maler, der
ihr Vater ist, macht das riickgangig. Wer wird eigentlich abgebildet, ein Model, eine Tochter,
eine Generation? Der rote Faden zeigt und gleichzeitig verdeckt dieses Wesen, das am Malen
und Betrachten gesehen und gesucht wird. Der Geist muss manchmal tbertreiben, um das, was
dem Bewusstsein gehdrt, der Welt zur Verfligung zu stellen und indem er Gbertreibt, schafft er
Kunst und weiteren Geist.

Ich stehe vor dem Bild zufrieden, dass es mir so viele Wege aufzeigt, denen dieser kleine Beitrag
nicht gerecht werden kann. Vor allem stehe ich aber dankbar vor diesem Bild, weil durch die
Uberlegungen, die in mir das Portrait von Aris geweckt hat, ich eine gewisse Nahe zu mir selbst
splre. Eine Nahe, die vorher nicht da war: das wiirde ich Kunst nennen.

Georgios Laios, Philologe

Nike
2022 | Ol auf Holz | 50 x50 cm




Seit meinen Anfdngen male ich Portrats. Schwierig ist das immer. Die Schwierigkeit liegt aber
weniger im Technischen begriindet, denn ein gemaltes Gesicht ist nicht schwieriger als ein
gemalter Pantoffel. Anders als ein Pantoffel ist ein menschliches Antlitz wandelbar. Nichts an
unserem Kérper verandert sich mehr als das Gesicht. Nichts erscheint uns liebenswiirdiger,
nichts kann uns aber mehr tauschen.

Ein Gesicht ist wie eine Theaterbihne, auf der wir ein Schauspiel zelebrieren. Der Vorhang ist
noch nicht gefallen. Er trennt Schein vom Sein. Und als Maler muss ich sehen, dass der Vorhang
fallt. Geschieht dies, kann ein Bildnis das Vielfaltigste ergeben.

Nie habe ich einen Anspruch auf Objektivitat erhoben. Als ich vor zwanzig Jahren meine erste
Portratserie »Frauenbilder« malte, wurde darin alles analogisiert: Haltung, Kleidung, Licht-
fihrung. Mehr noch, ich forderte die Frauen auf, sich fiir einen Moment ,leer zu machen’,
sich ihrer Subjektivitat zu entledigen. Gelingt dies, kann ich die Regie zu einem anderen
Schauspiel fihren.

Die Idee zur Portrdtserie »Das verborgene Gesicht« entstand vor dem Hintergrund eines weit
verbreiterten Missverstandnisses. Sind wir denn, nur weil wir innerhalb eines Ortes, einer Region
oder einer Nation geboren wurden, nicht doch Teil eines groReren Zusammenhanges?

Schwebt in der Geschichte unserer Vorfahren nicht auch der Ozean, das Feuer des Uralten,
das Weitverzweigte und das scheinbar Fremde?

Avris Kalaizis

Das verborgene Gesicht
Portraitserie 11-teilig




Andrea (Deutsche) Gerold (Osterreicher) Annett (Griechin) Lieschen (Estin) Andreas (Litauer) Gisela (Tschechin)
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Kerstin (Italienerin) Glnter (Belgier) Beate (Schwedin) Marlies (Serbin) Laura (Israelin) Sven (Schotte)
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Frida, die Frau mit den roten Haaren. Ein sehr reduziertes und reizvolles Bildnis. Der Hintergrund
wirkt karg, klar und abstrakt; eine Wand mit Tirausschnitt, dahinter ist ein unbeleuchteter Raum
angedeutet. Vor der Dunkelheit des unsichtbaren Raumes platziert der Maler sein Modell.

Das wenige Licht, das er seinem Modell zugedacht hat, entwickelt erst vor der dunklen Flache
seine Wirkung. Es scheint von oben auf das Madchen und entfaltet seine hellste Wirkung auf dem
Haupt, auf der Stirn und auf der leicht gebogenen Nase. Die Augen, die Neugier vermitteln, sind
etwas versetzt gemalt, was die Symmetrie des Bildes sinnstiftend unterlauft.

Die einzige und daher dominierende Beigabe in der kargen Umgebung und blassen Nacktheit ist
ein Polarfuchsfell, das dem Akt auf den Schultern liegt. Hier beginnt das Bildnis zu erzahlen; von
Kalte und Bl6Re, von Verletzlichkeit, aber auch von Wirde und einem fast koniglichen, weihe-
vollen Moment. Der inhaltliche Kontrast, der mit dem Schulterschmuck in das Bildnis kommt, hat
seine Entsprechung auch im Farbauftrag: die flache, fast transparent wirkende Malweise erfahrt
eine nahezu haptische Intervention in dem pastos aufgeworfenen Pelz.

Als Frida gemalt wurde, war sie 24 Jahre alt. Sie kommt aus der Lausitz und hatte damals ein
Praktikum in der MaRschneiderei von Annett Kalaizis. Seither taucht sie als Modell in mehreren
Bildern Aris Kalaizis" auf, wie »Mondstunde«, »Das Band, »Die Schwebende« oder »Die Existenz
des Nichtseiendenc, und gehért zum Freundeskreis der Familie Kalaizis.

Hannes Feuerberg, Auszubildender

Frida
2012 | Ol auf Holz [ 125120 cm




Frau auf der Schwelle. Sie tritt aus dem Dunkel ins Licht und, nackt bis auf ihren weigrauen Pelz,
der an Hermelin denken lasst, ist sie als Botschafterin einbestellt, um das Ende aller Verlogenheit
zu verkiinden. Mehr noch: Sie ist sich bewusst, dass mit diesem entschiedenen Schritt die Stunde
sogar der Kénigin geschlagen hat.

Ihr Blick ist erstaunt, abwartend, sucht keine voreilige Vershnung — auch sie ware falsch.
Das eigene klare Auge ist ihr genug. Der Verzicht auf Farbe hat es in sich, der in ihrem Portrat
konsequent durchgehalten ist. Was bleich erscheint, steht zugleich im Scheinwerferlicht, und
es kommt zu einem Augenblick der Entbergung. Uberwaltigung durch ein prunkendes Ich,
Gewalt des Offenbaren! Es ist eine neue Zeit.

Eberhard Geisler, Literaturwissenschaftler und Autor

Annett
2012 | Ol auf Holz [ 125x 120 cm



ANFANGE

Im Studium interessierte sich kein Mensch
fir meine Malerei. Auch Jahre danach hingen meine Bilder
wie Blei an der Wand. KALAIZIS



Es ist ein harter, kontrastierender Schnitt, den die Bildkanten des »Diptychons« da zwischen
den beiden Tafeln erzeugen. Klar ist nur: Der Blick fiihrt in ein Dazwischen. Imagindr entsteht
im Kraftfeld der Pole eine dualistische Bezogenheit scheinbar entferntester Welten —

links das Kihlhaus des konservierten Nutzwerts, rechts die Herzkammer lebendiger Empathie.

Aber was verbindet diese beiden Temperaturzonen?

Memento mori, Eros und Thanatos, Hybris des Festhaltens? Oder Fatalismus, Schrecken der
Schonheit, Resignation im Kontext eines ,Schweinesystems’?

Aris Kalaizis halt diese Fragen offen und in assoziationsreicher Spannung. Mag man in der
Bildkonstellation philosophisch die Abbreviatur des einen im anderen erkennen oder die
Differenz der Motive schlicht als Wegzeichen vom Anfang und Ende nehmen — sein Bild
fordert den Weltbezug heraus und verlangt nach Betrachtern mit Eigenschaften.

Dabei ist das Bildvokabular (Kihlhaus und Badewanne) hinreichend konnotiert: Das Kiihlhaus
evoziert Schlachthof und technische Zurichtung, die Badewanne bietet Schutz und verweist auf
den Kreislauf des Lebens ... wenn man nicht aus feministischer Perspektive in ihr gleich das Symbol
einer Gebarmutter zu erkennen glaubt. Jene imaginare Mitte zwischen den Bildern markiert
Transition und Handlungsort.

Wer die ,Leipziger Schule’ zusétzlich als Referenzrahmen aufspannt, wird im Diplombild von
Avris Kalaizis von 1997 mehr als nur zwei nebeneinanderliegende Fenster zur inneren Welt des
Kiinstlers erkennen. Es spielt provokativ mit dem Bildmuster des verweltlichten Diptychons —
das Kiinstler der ersten (Werner Tiibke) und der zweiten Generation (Sighard Gille) programmatisch
nutzten —, aber der Kinstler entkernt die Idee und verweist auf das typologische Muster.

Dabei wird deutlich, dass Aris Kalaizis beim Blick auf die Komplexitat des Lebens ,zwei Seiten’
fir nicht ausreichend halt und die multidimensionale Synthese dem Sog des Kontrasts vorzieht.

Wir sehen einen Maler am Scheideweg zwischen der neusachlich-surrealen Traditionslinie
(Arno Rink) mit ihrer Mehrschichtenlasurmalerei und dem Magma der Farbexpressionisten
(Bernhard Heisig). Kein schlechter Ort fiir eine Positionsbestimmung.

Paul Kaiser, Kunst- und Kulturwissenschaftler, Kurator

Diptychon
1997 | Ol auf Leinwand | 185x 185 cm, 185 x 90 cm







Drei Kopfe unten, drei Kopfe oben. Leicht kénnten die Gedanken zu einem Spielautomaten fiihren,
bei dem der Zufall Uber Gliick oder Ungliick entscheidet.

Dass das Werk »Die Geschichtsfresserin« von 1994 im Jahr 2020 in den grofRen Saal der viel
gelobten Ausstellung zur Kunst in der DDR im Museum der bildenden Kiinste Leipzig kam,

ist sicher kein Zufall. Es entstand in der Nachwendezeit, als Aris Kalaizis bei Arno Rink studierte,
der anerkannten Vaterfigur der Neuen Leipziger Schule. Bei ihm hat er spater den Rang eines
Meisterschiilers erworben.

Die Malereien oszillieren zwischen Tragddie und Komédie, ihre dialogische Qualitat zeigt sich
im Bildgeschehen wie auch in der Kommunikation mit dem Betrachter. Ambiguitat wird zum
Charakteristikum der Bildgehalte (und sicher auch fir den Blick vieler Leipziger auf die Entwick-
lungen vor und nach 1989).

Wenn ein System ein anderes abldst, wenn Sozialismus durch Kapitalismus ersetzt wird, gelangt
unweigerlich das Dasein auf den Priifstand. Kalaizis malte »Die Geschichtsfresserin« vor dem
Hintergrund einer gesellschaftlichen Umwertung — gleichsam auch in einem geschichts-
pessimistischen Kontext. Das fettleibige, androgyn anmutende Wesen wird als wohlstands-
orientiertes, geschichts- und weltvergessenes Monstrum vorgefihrt, das alles in sich hineinfrisst
und seiner eigenen Deformierung weder entgegenwirken kann noch will.

Und mit der vervielfachenden Spiegelung des Kapitalisten wird das spater oft wiederkehrende
Doppelgangermotiv vorwegge-nommen.

Technisch changiert das auf Jute gemalte Bild zwischen expressiver Malerei und linearer Grafik.
Es weist damit auf Pragung und Entwicklung von Kalaizis" Schaffen und erlaubt gleichermaf3en
einen Einblick in die postmoderne Malerei der neunziger Jahre.

Wahrend Kalaizis' friihe Arbeiten noch gepragt waren von einem dialektischen Nebeneinander
von Schonem und Unschénem, vollzieht sich in der Folgezeit ein harmonisierendes Ineinander
der Polaritaten — doch bleiben sie erkennbar und als Gegensatzlichkeiten in den Bildern

von Aris Kalaizis prasent.

Michael Scholz-Hénsel, Kunsthistoriker

Die Geschichtsfresserin
1993 | Ol auf Leinwand | 230 %200 cm




1999. Ein Maler auf der Suche zwischen Vormoderne und Nachmoderne, zwischen Jusepe de
Ribera und Francis Bacon, zwischen Gegenstandlichkeit und Abstraktion. Das Diplom an der
Leipziger Kunstakademie ist absolviert. Kalaizis ist nun Meisterschiiler Arno Rinks. Die Lehrjahre
unter seinem Professor waren intensiv, konstruktiv und von Ermutigung gepragt. Eine Auseinander-
setzung mit neuen und lebenden Lehrmeistern hat aber auch begonnen: Sigmar Polke und
Gerhard Richter.

Gut sichtbar wird dies im groRformatigen Bild »Ubungen zur Meisterschaft«. Schon die Zwei-
teilung des Bildes deutet auf einen noch unentschiedenen, inneren Kampf Kalaizis'. Im Bild
wird der Widerstreit der Tendenzen durch die Darstellung eines Schiitzen — vermutlich der Maler
selbst — hervorgehoben.

0Ob sich ein Werk im homogenen Schlusswort zusammenfassen Idsst oder ob es im heterogenen,
ja auch sperrigen Widerspruch verharren darf, ist die Richtungsentscheidung, die Kalaizis an
Gerhard Richter erprobt. Wie dieser nimmt er sich ein Mutter-Kind-Motiv vor und formuliert darin
seine Zweifel an dessen Strategie. So als wiirde er sagen wollen: Schau her, ich kann es auch, aber
ich will es nicht so, wie du es machst. Kalaizis setzt auf Heterogenitat. Das Mutter-Kind-ldyll
wird empfindlich gestort. Der Schiitze greift mit seinem Gewehr in beiden Bildhalften ein und es
scheint, als wolle er diese Auseinandersetzung malerisch beantworten.

Schafft nicht die Gestaltung eines solchen Beieinanders von Schdnheit und Kalte (die sich eben
nicht in einer angeblich hoheren Synthese aufheben!) die Grundlagen einer heutigen,
nachmodernen Asthetik? Und wir sollten weiter fragen: Was bedeutet Schénheit fiir uns,

im nachmodernen Zeitalter?

Max-Otto Lorenzen, Philosoph und Publizist

Ubungen zur Meisterschaft
1999 | Ol auf Leinwand | 204 x 174 cm

it y

o &




Es war 1998, als Aris Kalaizis frisch diplomiert vor Sigmar Polkes Retrospektive »Die drei Liigen
der Malerei« stand; tief beeindruckt und zugleich herausgefordert. In der Folge entstand

eine Reihe von Arbeiten, die mit collageartigen Uberlagerungen verschiedener Bildtraditionen
operierten und Schriftsprache als weitere Ebene in diese Bildgefiige integrierten.

Das Bild ohne Titel greift eine Kalenderreproduktion auf: Die gemalte Boxkampfszene setzt sich
aus einem monochrom beigen Farbfeld und weiRen Pinselspuren zusammen. Heterogenitat der
Malweisen wird sichtbar. Wir sehen ein Bild im Bild und eine relativ diinne Malschicht, die durch
einen expressiven Farbauftrag mittels Besen konterkariert wird. Uber das gesamte Bildfeld l4uft
ein gepixelt illusionierter Schriftzug: »Bitte weitergehen! Die Szenerie, welcher Sie sich ausgesetzt
sehen, ist bereits Teil der Vergangenheit.« Tatsachlich fand diese Boxszene schon im Jahr 1964
statt. Aber auch der im Akt des malerischen Pinselstriches prasente Malvorgang liegt zum
Zeitpunkt der Bildbetrachtung schon eine Weile zuriick.

Gleiches gilt wiederum fiir den Vorgang der Bildbetrachtung selbst: Im Moment des Bewusst-
werdens von Zeit ist sie schon Vergangenheit. So gesehen reflektiert das »Boxer-Bild« unsere
Wahrnehmung. Wenn wir uns dieses Wahrnehmen bewusst machen, kénnen wir nicht nur
Vergangenheit erkennen, sondern auch Wege fiir das Weiterdenken finden.

Nina Zimmer, Kunsthistorikerin und Museumsdirektorin

Boxer-Bild
1999 Ol auf Leinwand | 204 x 154 cm
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In vielen Bildern Kalaizis' liegt ein Hauch des Ungewissen. Auch in diesen beiden vermeidet er
konsequent die geringste Andeutung chaosstiftender Ursache. Es gibt kein Indiz, keinen Verdacht.
Und doch schwebt Gber ihnen eine Drohung. Irgendetwas scheint sich auerhalb abzuspielen.
So wird dem Betrachter die Perspektive eroffnet, seine eigene Geschichte zu erzéhlen.

Wo etwa ist in dem Bilderzyklus »Fargo I/1l« Minnesotas Schnee geblieben, der im Film der
Coen-Bruder Chiffre der allumfassenden Verlassenheit ist, gleichzeitig in seiner Allumfassendheit
jedes disparate Leben feindlich-freundlich miteinander verbindet? Des Malers Schnee sind
Beton, Maschendrahtzaun und eingefriedeter Rasen. Sie muten harmlos an und sind kompo-
sitorisch streng miteinander verwoben. Die Realitat ist nicht realistisch, sondern abstrakt.

Gute Filmregisseure definieren die Unbestimmtheiten, in denen sie ihre Betrachter wild
semiotisieren lassen. Gute Maler auch. Die Ambiguitaten in ihrem Werk sind jedoch keine
Auslassungen, sondern Kontingenzen, Mehrfachbedeutungen, sich iberlagernde Festlegungen.

Avris Kalaizis ist ein Meister des Ratselhaften. Ein Teil seiner Meisterschaft beruht darin, den
Betrachter in Sicherheit zu wiegen. In seinen Arbeiten befinden sich Ambiguitaten, ein Spiel

der Spiegelungen und reziproken Tauschungen, eine maandernde Unterhohlung der Fundamente
des fiir sicher Gehaltenen.

Aus der Intensitat dieser Beschaftigung riihrt die Intensitat jedes Details. Es ist mit einem
Uberschuss an Bestimmung aufgeladen, der den Betrachter dazu auffordert, die Tiefe der Dinge
zu ergrinden. Eine der schonsten Beschaftigungen ist doch, sich von den Bildern einfangen

zu lassen und in sie zu dringen, jeden Tag neu, bis man als Betrachter die ,Beschaftigungs-
gerechtigkeit’ erlangt hat.

Tom Mustroph, Journalist und Dramaturg

Fargo | und Fargoll
2002 | Ol auf Leinwand | 140 x 175 cm




Am Anfang ... gab es nur den Hintergrund.

Spater im Atelier erfolgte die vierfache malerische Wiederholung als Bildhintergrund.
Der mehrfache Bildhintergrund vermittelt die Wirkung einer filmischen Sequenz.

Vier gleiche Sequenzen bilden eine breite Kulisse. Die Kulisse wirkt streng und bereinigt.
Bereinigungen verhindern die Existenz unnétiger Details. Die wenigen Details sind
Wellblech, Stacheldraht und Beton. Beton ist ein Indiz verdrangter Natur in den Stadten.
Die Stadt ist moglicher Schauplatz anonymer, krimineller Handlungen.

Im Zentrum dieser Handlung ... stehen Personen.

Eine am Boden liegende Frau, deren Oberkdrper vom Wellblech verdeckt bleibt, und drei
Passanten in verschiedenen Positionen. Erste Position: um Hilfe rufend, nach auRRen gerichtet,
extrinsisch. Zweite Position: auf das Opfer zeigend, als ware es Subjekt seiner eigenen Schuld,
intrinsisch. Dritte Position: am Opfer vorbeilaufend, mehr spazierend als gehend und
narzisstisch geniefend, ohne sozialen Bezug. Zwischen den Positionen eins, zwei und drei
bleibt eine Sequenz leer. Hier ist die am Boden liegende Frau Teil des Realen, ehe sie wieder
zur Metapher flir ein Verhaltnis zum anderen wird. In dieser leeren Sequenz fallt der Blick

des Betrachters auf sich zurlick, denn er hat nichts, was ihn substituiert. Eben weil niemand
mehr handelt, wird der Blick zu einer Handlung, und das macht ihn schuldig.

Jetzt wendet der Betrachter sich ab, weil er diese Schuldigkeit nicht lange ertrdgt, zumal er
ohnmachtig bleibt und ohne Einfluss auf die Szene des Bildes. Oder er folgt, einer Flucht gleich,
der Linie des Lesens und wartet, bis die Geschichte ihren toten Punkt Gberschritten hat

(im Akt des Sehens immer auch beteiligt und verantwortlich zu sein).

»Am Anfang gab es nur den Bildhintergrunds, schreibt der Autor des Bildes,
und es assoziiert auf: »im Anfang war das Wort.« — Der Stindenfall, das sind die Stadte.

Am Ende ... werden die Subjekte des Bildes mit keinem Wort erwdhnt.

Kurt Drawert und Aris Kalaizis

The ideal Crash
2001 | Ol auf Leinwand | 175 x135cm




Wir schreiben das Jahr 1997. Als Ingenieur aus Hessen war ich fasziniert von den groRartigen Bau-
aufgaben in Leipzig, aber zugleich von Anfang an auch von der Geschichte der Stadt, ihrer Kunst
und ihren Kiinstlern — deren Arbeiten waren so anders als das, was ich kannte.

An einem Septembertag sah ich in der Zeitung die Abbildung des Bildes »Die Kalteforscher« mit
dem Hinweis auf die erste Einzelausstellung des jungen Malers in der ARTCO-Galerie.

Der Galerist, ein komischer Typ mit schiefem Hals, erklarte mir, dass der Maler gerade sein Diplom
mit Auszeichnung absolviert hatte und nun Meisterschiiler war. Egal, die Bilder gefielen mir sofort.
Ich erzahlte einem Freund von meinem Ausstellungsbesuch und war total verbl(ifft, als ich einige
Wochen spater »Die Kalteforscher« in seinem Wohnzimmer vorfand. Wenig spater lernte ich Aris
kennen. Er erzahlte mir, dass »Die Kalteforscher« sein erstes richtig verkauftes Bild war und dass
seine Bilder sonst wie Blei an der Wand hingen. Aris sprach in einer schndrkellosen Geradlinig-
keit, die mir gefiel.

1997, bei unserer ersten Begegnung, waren wir beide auf verschiedene Art Anfanger. Seitdem hat
sich in unser beider Leben vieles ereignet und gefiigt. Wir sind heute dicke Freunde und treffen
uns alle zwei Wochen im »Mytropolis« zum Essen und zum Reden iber Berufliches, Privates und
die Welt. Fiir uns bedeutet Freundschaft, dass man zum anderen so ehrlich ist wie zu sich selbst.
Ich denke, das haben wir geschafft.

Peter HoRbach, Unternehmer

Die Kalteforscher
1995 | Ol auf Holz | 140 x 180 cm




Das Triptychon »Konstruktionen fiir den freien Fall« zelebriert die Darstellung eines Pferde-
kadavers, dessen Inneres sich wie eine klaffende Wunde zum Betrachter 6ffnet.

Mit Genuss malt Kalaizis die Glanzreflexe auf den Rippen des frisch geschlachteten Tieres
und hinterfangt das Spektrum von Rot- und Pinkténen mit einem satten einfarbig gelben
Hintergrund. Es war die Lust, Fleisch zu malen und das AbstoRende am gedffneten Leib
tiber einen Umweg so darzustellen, dass es sinnlich wird und das Abgriindige durch die
asthetische Oberflache hindurchdringt.

Das Uber sieben Meter breite Triptychon bietet die Bihne fiir einen poetischen Aufprall.

Poetisch ist aber nicht das Einzelne, sondern die Gesamtkonstruktion. Auf den beiden
seitlichen Tafeln wird das Gelb wieder aufgenommen als Farbe der Arbeitskleidung einer
Armada gleichartiger Manner, die unbestimmte Masten erklimmen. Zwei Formen der
Unmenschlichkeit werden hier miteinander verbunden: die einer horizontal dargestellten
Kreuzigung des gedffneten Pferdekérpers auf einem scharfkantigen Gestell und die
insektengleich kletternder Gestalten, die vollstandig von ihren Schutzanziigen eingeschlossen
und depersonalisiert sind.

Das Werk »Konstruktionen fur den freien Fall« ist Ausdruck einer geradlinigen und zugleich
wandelbaren Kunst, die dem Kiinstler erst dann vollendet erscheint, wenn darin
die Erschitterung verborgen ist.

Nina Zimmer, Kunsthistorikerin und Museumsdirektorin

Konstruktionen fiir den freien Fall
1996 | Ol auf Leinwand | 185 x 185 cm, 185 x 300 cm
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Der Weife-Kittel-Mann

Im Januar 2023 besuchte ich Aris Kalaizis erstmalig im Atelier. Ich hatte nie ein Bild
im Original gesehen - lediglich Abbildungen in einem Buch, das mir ein
Kunstsammler gezeigt hatte. Ich war etwas verstort, aber auch elektrisiert von dem
was ich da sah. Natiirlich wollte ich nun die Gemilde sehen und den Kiinstler
erleben. Gottlob fand unsere erste Begegnung dann nicht in so frostigerAtmosphire
statt wie im Gemélde " Der Besuch"

Dieses Bild ist das erste inszenierte Gemilde des Kiinstlers und begriindet eine Zasur
in seiner bisherigen Arbeitsweise. Seither baut Aris Kalaizis im Atelier, in der Natur
oder wo auch immer, vorher das komplette Setting fiir jedes zu malende Bild im
Original auf. Wie eben ein Bithnenbild im Theater. Ein immenser und einzigartiger
Aufwand, der mir bisher von keinem Maler bekannt ist und der sicher auch
begriindet, warum nur wenige Bilder im Laufe eines Jahres entstehen.

"Der Besuch"war also der Auftakt und hat vermutlich etwas weniger Aufwand fiir die
Inszenierung erfordert als so manche Gemailde die diesem dann nachfolgten. Aber,
was sehen wir? Gegen eine Ecke im Schlachthof mit entsprechend kiihler
Beleuchtung und drei Figuren, spricht fiir mich nur die maskierte Dame. Der
Weisse-Kittel -Mann konnte durchaus ein Fleischbeschauer sein. Aber, so wie er den
Halbnackten, der nur mit einer Windel und dariiber getragenem Fell bekleidet ist
betrachtet, handelt es sich wohl eher um einen Arzt oder Pfleger. Er hort dem
seltsamen Patienten zu oder scheint gar etwas im Schilde zu fithren. Was verbirgt er
hinterriicks? Fliistert ihm seine maskierte Helferin ins Ohr oder hat sie Thm etwas
gereicht das er bis zu dessen Benutzung verbirgt? Und was hangt da an einem der
Wandhaken- ein mit Etwas sparlich gefiillter Beutel? Das farblos graufahle Licht in
dem die Szene dargestellt ist, lasst jedenfalls nichts durchscheinen. Auffillig aber-
das Kolorit der Haut des Besuchers wie im Gesicht des Weisse-Kittel -Mannes sind
nahezu identisch, wihrend die Maskierte dagegen sehr blass erscheint. Seltsam, sehr
ritselhaft und spannungsvoll aufgeladen. Es ist wie meist in seinen Gemalden die
Darstellung einer Traumsequenz, die Aris hier meisterhaft wiedergibt und die ich
naturgermdfl nur deuten- aber nicht entschliisseln kann. Und ich bin nicht sicher,
ob ich sie auch entschliisseln mochte. Denn kennt man die Untiefen, verliert sich
meist die Spannung oder gar die Bereitschaft sich weiter einzulassen. Doch ich will
mich weiter einlassen mit dem Erzihler und Zauberer Aris Kalaizis; mit dessen
virtuoser Malerei. Weil ich weif3, da kommt noch viel mehr!

Klaus- D. Brennecke, Galerist

Der Besuch
2001 | Ol auf Leinwand | 135 x175cm
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1966

1983 — 1985
1986 — 1987
1989
1994

1992 — 1997

1997
1997
1997 — 2000
2005
2007
2010

2011

2014

2016
2023

BIOGRAFIE

Geboren in Leipzig als Sohn griechischer
politischer Emigranten

Ausbildung zu FA Drucktechnik (Offset)
Umschulung zum FA Fotolaboranten
Hochzeit mit Annett Zimmermann
Geburt der Tochter Nike

Studium der Malerei an der Hochschule fiir Grafik
und Buchkunst Leipzig bei Professor Arno Rink

Diplom

Landesstipendium des Freistaates Sachsen
Meisterschilerstudium bei Professor Arno Rink
USA-Arbeitsaufenthalt in Columbus, Ohio
USA-Arbeitsaufenthalt in New York City

Teilnahme an der Biennale di Venezia
(12.Mostra Internazionale di Architettura)

Teilnahme an der 4.Guangzhou-Triennale
(Guangdong Museum, China)

Museumstour durch Deutschland, Osterreich,
Niederlande

China-Arbeitsaufenthalt in Peking

Drehaufnahmen zu ,Die Mdglichkeit des Wunderbaren”

in Osterreich, Griechenland, Deutschland und den USA

Avris Kalaizis lebt und arbeitet mit seiner Frau in Leipzig

1997
2002
2005

2007
2016

20M
2014
2024

PREISE UND STIPENDIEN

Landesstipendium des Freistaates Sachsen
Kunstpreis der deutschen Volksbanken und Raiffeisenbanken

USA-Auslandsstipendium des Staatsministeriums fir Wissenschaft
und Kunst und des Greater Columbus Art Council

ISCP-Stipendium, New York City

China Stipendium, Peking

FILMDOKUMENTATIONEN

ZDF-Kiinstlerportrait »Aris Kalaizis« von Beate Tyron
»Sotto — Aris Kalaizis« Eine Dokumentation von Ferdinand Richter

Aris Kalaizis. Die Mdglichkeit des Wunderbaren.
Eine ARD-Dokumentation von Anna Schmidt

AUTOREN

HEINZ-JOSEF ANGERLEHNER (KOMMERZIALRAT) *1943 in Wels (A), ist ein dster-
reichischer Industrieller. Als leidenschaftlicher Kunstsammler verfligt er iiber eine der grofiten
osterreichischen Privatsammlungen zeitgendssischer Kunst auf dem ehemaligen Firmengelénde
seiner Firma FMT in Wels, nach Umbau 2013 Eréffnung des Museum Angelehner fir zeitgends-
sische Kunst.

DR.PETER ASSMANN *1963 in Zams (A), ist 0sterreichischer Kunsthistoriker, Museums-
leiter, Schriftsteller und bildender Kiinstler, er leitete das oberosterreichische Landesmuseum,
das Museum Angerlehner und war Direktor des Museums Palazzo Ducale in Mantua, seit 2019
leitet er das Tiroler Landesmuseum. Er lebt in Salzburg und Linz.

JURGEN BECKER *1932 in Kéln, ist Lyriker, Prosaist, Horspielautor und gilt als Vorreiter
experimenteller Literatur, pragte mit Wolf Vostell die Fluxus Bewegung der 1960er Jahre und
war Teilnehmer der Gruppe 47. Zuletzt erschienen: Jetzt die Gegend damals (Berlin 2015) sowie
Graugdnse uber Toronto (Berlin 2017). Neben zahlreichen Literaturpreisen erhielt er 2016 den
Georg-Blchner-Preis. Er lebt in Koln..

CHRISTIAN BERKEL *1957 in Berlin, ist Schauspieler und Buchautor und wirkte mit in
Filmen wie Das Schlangenei (1977) Das Experiment (2001), Der Untergang (2004) und Inglourious
Basterds (2009). Im Ullstein Verlag erschienen der autobiografische Roman Der Apfelbaum
(Berlin 2018) und Ada (Berlin 2020). Er erhielt zahlreiche Preise und lebt mit seiner Frau Andrea
Sawatzki und ihren beiden Séhnen in Berlin.

THOMAS BOHME *1955 in Leipzig, ist Schriftsteller, studierte am Literaturinstitut Leipzig, ist
Mitglied des PEN-Zentrums und des Schriftstellerverbandes, 1994 Ehrengabe der Schiller-Stiftung
Weimar, 2006 Literaturforderpreis Sachsen. Er arbeitet als Herausgeber, Nachdichter, Essayist

und Fotograf. Zuletzt erschienen Puppenkino - Kalendergeschichten fir 365 und einen Tag, (Leipzig
2019) und Poesiealbum 347 (Wilhelmshorst 2019). Er lebt in Leipzig.

NORA BOSSONG *1982 in Bremen, ist deutsche Schriftstellerin, studierte Literatur, Philosophie
und Komparatistik in Leipzig, Berlin und Rom und schreibt Lyrik und Prosa. Sie erhielt fur ihr Werk
den Thomas-Mann-Preis sowie den Joseph-Breitbach-Preis, zuletzt erschienen Kreuzzug mit Hund
(Berlin 2018) und Schutzzone (Berlin 2019). Sie lebt und arbeitet in Berlin.

PAUL-HENRI CAMPBELL *1982 in Massachusetts, ist ein deutsch-amerikanischer Theologe
und Schriftsteller, er schreibt Lyrik und Prosa in deutscher und englischer Sprache und arbeitet
als Ubersetzer. Zuletzt erschienen der Gedichtband Nach den Narkosen (Heidelberg 2017) und
Beitrage zur Malerei der Leipziger Schule. Er lebt in GroRwallstadt und Frankfurt am Main.

KURT DRAWERT *1956 in Henningsdorf, ist Schriftsteller, studierte am Literaturinstitut
Johannes R. Becher in Leipzig. Zuletzt erschienen Spiegelland. Ein deutscher Monolog (Miinchen
2019) und Dresden. Die zweite Zeit (Minchen 2020). Ingeborg-Bachmann-Preis 1993, Uwe-
Johnson-Preis 1994, Georg-Lichtenberg-Preis 2020, Walter Kempowski-Preis 2021. Er ist Mit-
glied der freien Akademie der Kiinste zu Leipzig. Er lebt und arbeitet in Beerfurth/Odenwald.



MARION ECKERTZ-HOFER *1948 in Oldenburg, ist Juristin, von 1988 bis 1993 war sie
Amtschefin des schleswig-holsteinischen Frauenministeriums, ab 1993 Richterin des Bundes-
verwaltungsgerichts. Spater wurde sie erste Prasidentin des Bundesverwaltungsgerichtes. Sie
ist Mitglied der Limbach-Kommission und Mitherausgeberin der Schriften zur Gleichstellung im
Nomos-Verlag und Verfasserin juristischer Texte in Fachzeitschriften. Sie lebt in Leipzig.

HANNES FEUERBERG *1990 in Eisleben, ist gelernter Mechatroniker und staatlich geprufter
Fachwirt, die Fachoberschulreife im Fach Gestaltung absolvierte er an der Bernd-Blindow-Schule
in Leipzig, daran schloss sich eine Ausbildung zum Tontechniker. Dar(iber hinaus ist er auch als
Musiker und Musikproduzent tatig. Er lebt in Leipzig und Sachsen-Anhalt.

CHRISTOPHER FORLINI *1979 in New York, studierte Altphilologie und Philosophie in
New York und Marburg. Er unterrichtet englische Sprache und amerikanische Kultur an der
Universitat Erfurt und beschaftigt sich u.a. mit antiker und zeitgendssischer Philosophie, Bild-
asthetik sowie der Geschichte und Kultur der USA. Er lebt und arbeitet in Berlin und Erfurt.

PROF. DR. EBERHARD GEISLER *1950 in Bad Homburg v.d.H., hat Allgemeine und
Vergleichende Literaturwissenschaft an der Freien Universitat Berlin gelehrt und war 1995

bis 2017 Professor fiir iberoromanische Literaturen an der Gutenberg-Universitdt in Mainz. Er
schreibt Texte zur spanischen, hispanoamerikanischen, franzosischen, katalanischen, portugie-
sischen und deutschen Literatur, ist Literaturkritiker und Mitglied des PEN-Zentrums. Zuletzt
erschien Borromini (Wien 2022). Er lebt in Mainz.

DR. EKKEHARD GEIST *1961 in Stuttgart, studierte Humanmedizin in Cordoba/Argentinien,
Munchen und Tiibingen, promovierte in Immunologie zu Autoimmunerkrankungen und ist
Chefarzt. Als Kunstsammler engagiert er sich in Kuratorien von Museen und Kunstvereinen und
griindete eine Galerie mit Partnern in Buenos Aires/Argentinien. Er lebt in Neumarkt in der
Oberpfalz.

RAYK GOETZE *1964 in Stralsund, ist deutscher Maler. Er war Kampfschwimmer bei der
Volksmarine der DDR und studierte danach Malerei an der Hochschule fiir Grafik und Buchkunst
Leipzig bei Prof. Arno Rink, dessen Meisterschiler er wurde, sowie an der Accademia di Belle
Artiin Florenz. Er wird der Neuen Leipziger Schule zugerechnet. Rayk Goetze lebt und arbeitet
in Leipzig.

DR. KATHARINA GUNTHER *1981 in Wermelskirchen, ist Expertin fir zeitgendssische
Kunst und Photographie. Sie studierte an der Universitat Kdln und promovierte dort 2019.

Ab 2009 arbeitete sie als Wissenschaftlerin fiir The Estate of Francis Bacon, die MB Art Foundation
Monaco sowie das John Deakin Archive in Dublin / London. Seit 2020 ist sie wissenschaftliche
Geschaftsfiihrerin des Forschungsverbunds Marbach Weimar Wolfenbiittel an der Klassik Stiftung
Weimar. Sie lebt und arbeitet in Weimar.

RALF HEIPMANN *1966 in Detmold, ist IT-Unternehmer. Er studierte an der Westfalischen
Wilhelms-Universitat zu Miinster und arbeitete ab 1992 bei der Siemens AG, war von 2009-2016
Mitglied der Geschaftsleitung der Unify-Europe und griindete 2016 die Communisystems AG in Leip-
zig, einen Digitalisierungspartner fiir Unternehmen und Verwaltung. Er lebt und arbeitet in Leipzig.

PROF. DR. AUGUST HEUSER *1949 in Frankfurt am Main, studierte katholische Theologie,
Padagogik und Kunstgeschichte an der Johannes Gutenberg-Uni Mainz und an der Goethe-Univer-
sitat in Frankfurt. Leitung des Dommuseums in Frankfurt am Main und des Diézesanmuseums

in Limburg, Professor am Fachbereich Theologie der Goethe-Universitat in Frankfurt. Er ist Autor zu
Themen der Religionspadagogik und zum Verhaltnis von Kirche und Kunst. Er lebt in Frankfurt

am Main.

KATHARINA HITSCHFELD *1965 in Leipzig, ist Unternehmerin, Wirtschaftsmediatorin,
geschaftsflihrende Gesellschafterin der Hitschfeld Biiro fir strategische Beratung GmbH und
Gesellschafterin der H&G Mediation, darlber hinaus ist sie Mitglied im Kuratorium Common
Purpose Leipzig sowie Beiratsmitglied der Stiftung Hospiz Villa Auguste. Sie lebt in Leipzig.

UWE HOLZ *1962 in Freudenstadt, studierte Ur- und Friihgeschichte, Kunstgeschichte und

Skandinavische Philologie an der Christian-Albrechts-Universitat zu Kiel, seit 1992 ist er Leiter

des Kreismuseums Bitterfeld, seit 1998 Direktor des Industrie- und Filmmuseums Wolfen sowie
Leiter des Kulturamts im Landkreis Anhalt-Bitterfeld. Er lebt in Bitterfeld.

PETER HOSSBACH *1960 in Lutzellinden, ist Chef der Leipziger Baufirmen HTR-Bau GmbH
sowie der Viacon GmbH, er studierte Bauingenieurwesen, arbeitete in Hessen und Bayern und
fand Gefallen am Potential der ostdeutschen Bauaufgaben nach 1990. Er lebt und arbeitet seit
1996 in Leipzig.

DR. PAUL KAISER *1961 in Freiberg, ist Kunstwissenschaftler, Kurator und Publizist,
studierte und promovierte an der Humboldt-Universitat zu Berlin und ist seit 2017 Direktor
des Dresdner Instituts fiir Kulturstudien. Arbeitsschwerpunkte sind ostdeutsche Kunst,
Kunstsystem und Kunstmarkt der Gegenwart und die Malerei der Leipziger Schule. Er war
Mitinitiator der Ausstellung Point of No Return im Museum der bildenden Kiinste Leipzig
2019. Er lebt in Dresden.

NTKE KALAIZIS *1994 in Leipzig, studierte in Zittau Immobilienwirtschaft, danach Kunst-
geschichte und Philosophie an der Martin-Luther-Universitét in Halle an der Saale, ist seit 2020
unternehmerisch tatig und betreibt einen Onlineshop. Seit 2022 ist sie zweifache Mutter und
lebt mit ihrer Familie in Leipzig.

MICHAEL KERLE *1961 in Burghausen, studierte Jura und Kunstgeschichte in Passau. Nach
langjahriger leitender Tatigkeit in der freien Wirtschaft fiihrt er seit 2006 zusammen mit seiner
Frau Christiana Stahl-Kerle das Auktionshaus Stahl in Hamburg, das sich der Versteigerung
hochwertiger Objekte verschrieben hat. Er lebt in Aumuhle.



THOMAS KUNST *1965 in Stralsund, ist Dichter, er schreibt Prosa und Lyrik, zuletzt erschie-
nen: Kolonien und Manschettenknépfe (Berlin 2017) sowie Zandschower Klinken (Berlin 2021),
er erhielt mehrere Literaturpreise u.a. den Walter-Bauer-Preis und den Niederdsterreichischen
Literaturpreis und ist Mitglied im PEN-Zentrum. Er lebt in Leipzig und Sachsen-Anhalt.

FOTINI LADAKI (1952 - 2022) war eine in KoIn praktizierende Psychoanalytikerin und Auto-
rin. Neben Publikationen zur Psychoanalyse erschienen Essays zur Malerei Aris Kalaizis', weiterhin
,Moritz' von Gerhard Richter - Der Schrecken des Sehens als Daseinserfahrung (Athen 2004), Auf
Zugvogel schiet man nicht (Berlin 2020) und Im Labyrinth der Seele (Wien 2020).

GEORGIOS LATOS *1984 in Serres, Griechenland, hat klassische Philologie und Philosophie
studiert, seit 2015 arbeitet er als Projektleiter fur verschiedene Bildungsinstitute und Unternehmen.
Nebenberuflich ist er als Ubersetzer und Fotograf tatig. Seit 2019 leitet er die Redaktion des
deutsch-griechischen Kulturmagazins Exantas in Berlin. Er lebt und arbeitet in Berlin.

HARTMUT LANGE *1937 in Berlin, war Dramaturg am Deutschen Theater Berlin, ist
Buchautor und Verfasser von Erzahlungen und Novellen am Diogenes-Verlag, zuletzt erschien
Der Lichthof (Ztirich 2020), er erhielt u.a. den Rompreis der Deutschen Akademie Rom Villa
Massimo. Er lebt in Berlin.

CHRISTIAN LINDNER *1979 in Wuppertal, ist deutscher Politiker und Mitglied des
Deutschen Bundestages, er studierte Politikwissenschaft und Staatsrecht in Bonn, seit 2013

ist er Bundesvorsitzender der Freien Demokraten, seit 2017 Fraktionsvorsitzender im Deutschen
Bundestag und seit 2021 ist er Bundesfinanzminister. Er lebt in Berlin und Diisseldorf.

MAX-OTTO LORENZEN (1950 - 2008) war Philosoph. Er griindete 1997 die Plattform
philoSOPHIA, veroffentlichte u.a. Das Schwarze: Eine Theorie des Bosen in der Nachmoderne
(Marburg 2001), Metaphysik als Grenzgang. Die Idee der Aufklarung unter dem Primat der
praktischen Vernunft in der Philosophie Kants (Hamburg 1991) sowie Krankheit, Kalte, Unsterb-
lichkeit: Drei nachmoderne Erzahlungen (Wiirzburg 2007), posthum erschien Philosophie

der Nachmoderne (Nordhausen 2011).

TOM MUSTROPH *1967 in Berlin, ist Journalist, freier Autor und Dramaturg. Er studierte

Literatur-, Theater- und Kulturwissenschaft in Berlin und Paris, agiert in unterschiedlichen ge-
sellschaftlichen Bereichen wie Theater, Kunst und Sport und schreibt fiir mehrere Tages- und

Wochenzeitungen. Er lebt in Berlin und Palermo.

MICHAEL NUNGESSER (1950 - 2022) war Kunsthistoriker, Kritiker und Kurator, Mit-
arbeiter des Allgemeinen Kiinstlerlexikons, verfasste Publikationen zu Kunst und Kiinstlern
im 20./21. Jahrhundert, v.a. aus Spanien und Lateinamerika. AuRerdem war er als Autor und
Ubersetzer tatig.

HOLGER MAKARIOS OLEY *1959 in Leipzig, ist Sanger und Texter der Band Die Art.

Von Beruf Offsetdrucker studierte er nach einem Arbeitsunfall Polygrafie, widmete sich der Musik
und dem Schreiben und veréffentlichte mehrere Biicher und Musikalben. In der Formation

The Russian Doctors interpretiert er deutschsprachige Gedichte des fiktiven russischen Dichters
S. W. Pratajev. Er lebt und arbeitet in Leipzig.

GUNTHER OBERHOLLENZER *1976 in Brixen, ist Kunsthistoriker, Kurator und Autor, er
studierte Geschichte und Kunstgeschichte in Innsbruck und Venedig sowie Kulturmanagement
in Wien. Yon 2006 bis 2015 war er Kurator am Essl Museum in Klosterneuburg, 2016 bis 2022
Leiter der Landesgalerie Niederosterreich in Krems, 2022 (ibernahm er die Leitung des Kiinstler-
hauses in Wien. Zuletzt erschien sein Buch Von der Liebe zur Kunst (Innsbruck 2022). Er lebt
und arbeitet in Wien.

WALTER OERTEL *1961 in Siegburg, nach dem Studium in Bonn und Madrid war er tatig als
Rechtsanwalt und Partner in einer bundesweit agierenden Sozietat mit Schwerpunkten im Bau-,
Immobilien- und Vergaberecht. Seit 1991 ist er in verschiedenen Einrichtungen birgerschaftlich
fiir seine Wahlheimat Leipzig engagiert. Er lebt und arbeitet in Leipzig.

TORSTEN REITER *1970 in Leipzig, ist Galerist, Ausbildung zum Keramikfacharbeiter, danach
Tatigkeit als selbststandiger Topfer, 1999 griindete er mit Aris Kalaizis die maerzgalerie, 2003
temporar die quicksilver Galerie Berlin. Gegenwartig ist die Galerie an Standorten in Leipzig und
Berlin prasent, 2014 Umfirmierung zur REITER Galerie GmbH. Torsten Reiter lebt in Leipzig.

FOKKO RIJKENS *1961 in Nijmegen, ist niederlandischer Maler, er studierte Malerei an der
Academie-Minerva in Groningen und ist im Vorstand der Drents-Maler-Gesellschaft. Er zahlt zu

den figurativen Malern der Niederlande und ist Mitglied der Gruppe der QuasiRealisten. Er lehrt
Malerei und lebt in Assen (NL).

PETER SCHLUTER *1966 in Gelsenkirchen, ist Publizist, er wuchs im Ruhrgebiet als Kind
eines Eisenbiegers auf und arbeitete mehrere Jahre im Familienunternehmen. Seit 2000 befasst er
sich theoretisch mit Fragen zur zeitgendssischen Kunst und verdffentlichte 2006 im Agnos-Verlag
Castrop-Rauxel sein Buch Mohammed war ein Prophet, der von FuRball nichts versteht. Er lebt

in Gelsenkirchen.

PROF. DR. MICHAEL SCHOLZ-HANSEL *1955 in Berlin, ist Professor fir Kunstgeschichte
an der Universitét Leipzig mit Schwerpunkt iberoamerikanische Kunst. Neben Monografien zu

El Greco und Jusepe de Ribera publizierte er Inquisition und Kunst: Convivencia in Zeiten der
Intoleranz (Berlin 2009). Er lebt in Leipzig.

DR. PHIL. TINA SIMON *1967 in Leipzig, studierte Germanistik und Anglistik, 1999
Promotion und Lehre an der Universitat Leipzig in Literaturgeschichte, Literaturwissenschaft und
Filmtheorie, seit 2009 freiberuflich tatig als Dozentin, Texterin und Redakteurin, Monographien
u.a. Rezeptionstheorie (Frankfurt 2003) und In Gefahr gewesen ... und bis ans Ende gegangen.
(Frankfurt 2007). Sie lebt und arbeitet in Leipzig.

DR. MARIE-AGNES STRACK-ZIMMERMANN *1958 in Disseldorf, ist eine deutsche
Politikerin und Mitglied des Bundestages. Sie studierte Publizistik, Politikwissenschaft und
Germanistik an der Ludwig-Maximilians-Universitat Minchen, nach ihrer Promotion war sie
20 Jahre als Verlagsreprasentantin tatig. Von 2008 bis 2014 war sie erste Blirgermeisterin von
Disseldorf, seit 2017 Bundestagsabgeordnete der FDP-Fraktion und seit 2021 Vorsitzende des
Verteidigungsausschusses. Sie lebt und arbeitet in Berlin.



CAROL ANN COLCLOUGH STRICKLAND (PH.D.) *1946 in New York, ist Kunstwissen-
schaftlerin und lehrte an der Rutgers und der State University of New York. Sie schreibt (iber zeit-
gendssische Kunst fir die NY Times, das Wallstreet-Journal sowie den Christian Science Monitor.
Wichtige Veroffentlichungen sind The Annotated Mona Lisa (2007) sowie The Annotated Arch
(2001). Sie lebt in New York.

STEFFEN THIER *1968 in Leipzig, studierte Wirtschaftswissenschaften an der Technischen
Universitat Dresden und arbeitet als Produktionsleiter beim Mitteldeutschen Rundfunk. In
seiner Freizeit spielt er Bass in einer Leipziger Rockband, ist Winzer und Malermodell. Er lebt
in Markkleeberg bei Leipzig.

DR.HARRY TUPAN *1958 in Hoogeveen, studierte Museologie in Leiden und Kunstgeschichte
an der Universitat Groningen. Er ist Generaldirektor des niederlandischen Drents Museum Assen
und ist spezialisiert auf zeitgendssische, figurative Kunst. Er initiierte und realisierte mehrere Aus-
stellungen und Publikationen zur Neuen Leipziger Schule. Er lebt in Assen (NL).

MICHAEL WOLLNY *1978 in Schweinfurt, ist Jazzpianist, er arbeitete u.a. zusammen mit
Heinz Sauer, Gary Peacock, Bob Brookmeyer, Tim Lefebvre und Nils Landgren. Er erhielt den
Preis der deutschen Schallplattenkritik, den Echo Jazz und den Bayrischen Staatspreis fir Musik.
Seit 2014 hat er eine Professor an der Hochschule fiir Musik und Theater Felix Mendelssohn
Bartholdy in Leipzig. Er lebt in Leipzig.

DR. NINA ZIMMER *1973 in Miinchen, studierte Kunstgeschichte in Bordeaux, Gottingen,
Munster und Hamburg, 2001 Promotion Uber Kiinstlerkollektive, nach einem Volontariat an der
Hamburger Kunsthalle war sie 2006 als Vizedirektorin am Kunstmuseum Basel tatig, seit 2016
Leitung des Kunstmuseum sowie des Zentrums Paul Klee in Bern. Sie lebt und arbeitet in Bern.

DR. RONALD ZABEL *1967 in Bismark, ist Grinder und Gesellschafter der Uhlenhaus
Gruppe. Er studierte Medizin und Management von Gesundheitseinrichtungen und ist tatig

als Facharzt fiir Psychiatrie, Geriatrie und Palliativmedizin, Facharzt fir Psychosomatische
Medizin und Psychotherapie und zugleich Publizist. Zuletzt erschien Zur Ambulantisierung

der arztlichen Zwangsbehandlung im aktuellen Betreuungsrecht (Berlin 2019). Er lebt und arbei-
tet in Stralsund.

Die Autoren sind zitiert nach:

Paul Henri Campbell: Aris Kalaizis: Notizen zu einem malerischen Werk.
Filmdoku »Sotto« von Ferdinand Richter, 2014.
»Ostragehege. Zeitschrift fiir Literatur, Kunst«, Heft 1/2013 Nr. 69, S. 11f.

Hartmut Lange: Uber das Poetische. Verlag Matthes & Seitz, Reihe »Frohliche Wissenschafte
Bd. 116, Berlin 2017, S. 20f.

Max Lorenzen: Aris Kalaizis. Skizzen zu einer nachmodernen Asthetik.
Gesprach mit Max Lorenzen.
Zitiert nach: https://www.kalaizis.com/de/texte/essays/aris-kalaizis-skizzen-zu-einer-nachmodernen-asthetik/

Max Lorenzen: Mein Hauptantrieb ist meine Ungeduld.
Gesprach Max Lorenzen mit Aris Kalaizis.
Zitiert nach: https://www.kalaizis.com/de/texte/interviews/my-driving-force-in-my-impatience/

Tom Mustroph: Konzentrierte Kontingenz.
In: »Aris Kalaizis. Rubbacord, Kerber Edition young art,
Bielefeld Berlin 2006, S. 14ff.

Carol Strickland: Der Umweg als Weg zu Einsicht und Ordnung.
In: »Aris Kalaizis. Rubbacord.«
Kerber Edition young art, Bielefeld Berlin 2006, S. 9ff.

Carol Strickland: Wo die Schatten wohnen.
In: »Aris Kalaizis. Making Sky.«
Hirmer Verlag, Munchen 2009, S. 28ff.

Nina Zimmer: Malerei jenseits der Sinnmonarchie.
In: »Aris Kalaizis. Brancard.«
Hg. maerzgalerie Torsten Reiter, Leipzig 2003, S. 6ff.

Weiterhin sind als Quellen zu benennen:

3Marcel Proust; Auf der Suche nach der verlorenen Zeit. Band 1: Unterwegs zu Swann.
Frankfurt/Main 2017, S. 268.

* Karl Marx; Zur Kritik der Hegelschen Rechtsphilosophie.
Einleitung. Karl Marx / Friedrich Engels Werke Band 1, Berlin 1976, S. 378f.



1993

1994

1995

1996

1997

1999

BILDERVERZEICHNIS

Exartisi
Ol auf Holz | 2 x 170x90cm, 170 x 108 cm | (Privatsammlung Zwenkau)

Die Geschichtsfresserin
Ol auf Jute | 230x 200 cm | (Besitz des Kiinstlers)

Mutter
Ol auf Holz | 101 x 79 cm | (Besitz des Kiinstlers)

Mutter Il
Ol auf Holz | 76 x 66 cm | (Privatsammlung Leipzig)

Portrait René P.
Ol auf Holz | 50 x 40 cm | (Besitz des Kiinstlers)

Diogenes
Ol auf Holz | 170 120 cm | (Privatsammlung Neumarkt i.d. Oberpfalz)

Die Kalteforscher
Ol auf Holz | 140x 180 cm | (Privatsammlung Leipzig)

Der Kopf
Ol auf Holz | 120 110 cm | (Privatsammlung Leipzig)

Hermaphrodit
0l auf Holz | 50 x 60 cm | (Privatsammlung Leipzig)

Triptychon
0l auf Leinwand | 3x 100 x 100 cm | (Besitz des Kiinstlers)

Triptychon
Ol auf Leinwand | 3x 130 x 110 cm | (Besitz des Kiinstlers)

Kopfe
Ol auf Papier | 6 x 60 x 60 cm (Privatbesitz Leipzig)

Konstruktionen fiir den freien Fall
Ol auf Leinwand | 2 x 185 x 185, 185 x 300 cm | (Besitz des Kiinstlers)

Von unvoreiligen Verschnungen
Ol auf Leinwand | 6 x 100 x 100 cm | (Besitz des Kiinstlers)

Diptychon

0l auf Leinwand | 185185, 185x90cm | (Privatsammlung Neumarkt i.d. Oberpfalz)

Sieben Versuche gegen die Mudigkeit
Ol auf Jute | 230 x 200 cm | (Besitz des Kiinstlers)

2000

2001

2002

Boxer-Bild
Ol auf Leinwand | 204 x 154 cm | (Privatsammlung Leipzig)

Kinderspiele
Ol auf Leinwand | 204 x 174 cm | (Privatsammlung Leipzig)

Die Hornung
Ol auf Leinwand | 204 x 174 cm | (Privatsammlung Leipzig)

Die doppelte Frau
Ol auf Papier | 40 x30cm | (Privatsammlung Leipzig)

Grundsatze vernUnftiger Erndhrung
Ol auf Papier | 40 x 30 cm | (Privatsammlung Leipzig)

Ubungen zur Meisterschaft
Ol auf Leinwand | 204 x 174 cm | (Museum Angerlehner)

Moderne Athleten
Ol auf Leinwand | 204 x 154 cm | (Privatsammlung Leipzig)

Leibestibungen
Ol auf Papier | 65x 50 cm | (Privatsammlung Leipzig)

Die Kleidung
Ol auf Papier | 4030 cm | (Privatsammlung Leipzig)

Sinnmonarchien IV
Ol auf Papier| 65 x50 cm | (Privatsammlung Leipzig)

Sinnmonarchien VI
Ol auf Jute | 230x 200 cm | (Besitz des Kiinstlers)

Der Tanz
Ol auf Leinwand | 204 x 174 cm | (Besitz des Kiinstlers)

Blutungen
Ol auf Papier | 40 x 30 cm | (Privatsammlung Leipzig)

Der Besuch
0l auf Leinwand | 135 175 cm | (Besitz des Kiinstlers)

The Ideal Crash
Ol auf Leinwand | 4x 175 x 135cm | (Besitz des Kiinstlers)

Die groRe Hoffnung
0l auf Leinwand | 151 x 181 cm | (Privatsammlung Miinchen)

Fargo |
Ol auf Leinwand | 140 x 175 cm | (Museum Angerlehner)

2003

2004

Portrait Maria

Ol auf Leinwand | 44 x 30 cm | (Besitz des Kiinstlers)

Fargo Il

0l auf Leinwand | 140 x 175 cm | (Privatsammlung London)

Arbogast
Ol auf Holz | 114x125cm | (Privatsammlung Gotha)

Frauenbilder
Ol auf Leinwand | 12 x 44 x 33 cm | (Besitz des Kiinstlers)

Maria
Ol auf Holz | 44 x30 cm | (Besitz des Kiinstlers)

Feldversuch Eins

Assemblage | 86 x 115 cm | (Privatsammlung Leipzig)

Feldversuch Acht

Assemblage | 86 x 115 cm | (Privatsammlung Stockholm)

Feldversuch Drei

Assemblage | 86 x 115 cm | (Privatsammlung Leipzig)

Der Gang
Ol auf Holz | 40x 30 cm | (Privatsammlung Leipzig)

Brancard
Ol auf Holz | 45 x 72 cm | (Privatsammlung Berlin)

Die doppelte Frau Il
Ol auf Holz | 90 x 161 cm | (Sammlung Sparkasse Leipzig)

Die Nacht stirbt vor der Stille
Ol auf Holz | 6090 cm | (Privatsammlung Hamburg)

Waldstlick Kohra
Ol auf Holz | 3x30x 40 cm | (Privatsammlung Leipzig)

Die Lichtung
Ol auf Holz | 110 x 175 cm | (Privatsammlung Finsterwalde)

Memento
0l auf Holz | 80 x 110 cm | (Privatsammlung Berlin)

Ocean
Ol auf Holz | 120 x 140 cm | (Privatsammlung Hamburg)

Der Ausflug
Ol auf Leinwand | 135 x 175 cm | (Privatsammlung Miinchen)

2005

2006

The English Room

Ol auf Holz | 60 x90 cm | (Privatsammlung Berlin)

Rubbacord

Ol auf Holz | 45 x 60 cm | (Privatsammlung Linz)

Das Heim
Ol auf Holz | 60 x90 cm | (Privatsammlung Hamburg)

Die Stunde der unnachahmlichen Offenbarung
Ol auf Leinwand | 175x 210 cm | (Sammlung Sparkasse Leipzig)

Broad Street No. 100
Ol auf Holz | 45 x 60 cm | (Privatsammlung Leipzig)

The Federal Building
Ol auf Holz | 45 x 60 cm | (Privatsammlung Leipzig)

Ein Nachmittag in Upper Arlington

Ol auf Holz | 45x 60 cm | (Privatsammlung Leipzig) | (Zwiesel in Niederbayern)

Die Nacht an jedem Tag
Ol auf Holz | 60 x 90 cm | (Sammlung Sparkasse Leipzig)

An der Oper
Ol auf Holz | 60 x 90 cm | (Privatsammlung Leipzig)

Olentangy River |
Ol auf Holz | @46 cm | (Privatsammlung New York)

Olentangy River Il
Ol auf Holz | @46 cm | (Zwiesel in Niederbayern)

Olentangy River IlI
Ol auf Holz | @46 cm | (Privatsammlung Hamburg)

0.T (Selbst)
Ol auf Holz | @40 cm | (Privatsammlung Assen)

The Wrong Way
0l auf Holz | 60x 90 ¢cm | (Privatsammlung Leipzig)

Keyville
Ol auf Holz | 60x 90 ¢cm | (Privatsammlung Leipzig)

The Ohio Hotel
Ol auf Holz | 115 x 127 cm | (Privatsammlung Basel)

Deafcon No. 1
Ol auf Leinwand | 100 x 120 cm | (Privatsammlung Finsterwalde)



2007

2008

Am Ende der Ungeduld
Ol auf Holz | 35x 56 cm | (Privatsammlung Miinchen)

Das Holzhaus
Ol auf Leinwand | 100 x 120 cm | (Privatsammlung Seoul)

Nike |
0l auf Leinwand | 110x 90 cm | (Privatsammlung Saarlouis)

Nike Il
0l auf Leinwand | 110x 90 cm | (Museum Angerlehner)

Pentagrass
Ol auf Leinwand | 210 x 190 cm | (Privatsammlung Potsdam)

Psemata
0l auf Holz | @120 cm | (Privatsammlung Finsterwalde)

Psemata I
Ol auf Holz | @120 cm | (Privatsammlung Leipzig)

Der Tag der groRen Hoffnung
Ol auf Leinwand | 120 x 140 cm | (Privatsammlung Neumarkt i.d. Oberpfalz)

Stella

Ol auf Leinwand | 135 x 175 cm | (Privatsammlung Diisseldorf)

Gettersby

Ol auf Leinwand | 120 x 140 cm | (Privatsammlung Leipzig)

Die Verbiindeten

Ol auf Leinwand | 120 x 140 cm | (Privatsammlung Greiz)

Der doppelte Mann

Ol auf Leinwand | 120 x 140 cm | (Privatsammlung Saarlouis)

Bahren
Ol auf Leinwand | 160 x 200 cm | (Privatsammlung Leipzig)

Der unentschiedene Mann

Ol auf Leinwand | 140 x 180 cm | (Privatsammlung Leipzig)

The Green Room
Ol auf Leinwand | 160 x 200 cm | (Privatsammlung Neumarkt i.d. Oberpfalz)

In der Stille der Nacht

Ol auf Leinwand | 130 x 150 cm | (Privatsammlung Saarlouis)

Das Ritual

Ol auf Leinwand | 150 x 180 cm | (Privatsammlung Miinchen)

2009

2010

2011

Akt |
Ol auf Holz | 90 x 60 cm | (Privatsammlung Diisseldorf)

Akt Il
Ol auf Holz | 90 x 60 cm | (Privatsammlung Diisseldorf)

Twins
Ol auf Leinwand | 130 x 150 cm | (Privatsammlung Leipzig)

Himmelmacher
Ol auf Holz | 190x 210 ¢m | (Privatsammlung Leipzig)

Europa
0l auf Leinwand | 200 x 220 cm | (Museum Angerlehner)

Die Einmischung der Engel
Ol auf Leinwand | 150 x 110 cm | (Privatsammlung Leipzig)

make/believe
0l auf Holz | 59 x 80 cm | (Privatsammlung Berlin)

Manchester

0l auf Leinwand | 130 x 150 cm | (Museum Angerlehner)

Wiederkehr eines Abschieds

0l auf Leinwand | 150 x 180 cm | (Museum Angerlehner)
Nike

0l auf Holz | 3x 24 x 18 cm | (Sammlung Rusche)

Annett

0l auf Holz | 3% 24 x 18 cm | (Privatsammlung Berlin)

Patrik

Ol auf Holz | 32 x25cm | (Privatsammlung Bergen)

Das Schweigen des Waldes
Ol auf Leinwand | 150 x 140 cm | (Privatsammlung Frankfurt/M.)

Die Vergegenwartigung des Vergangenen

Ol auf Leinwand | 130 x 160 cm | (Privatsammlung Paris)

Sturzflug
Ol auf Leinwand | 190 x 220 cm | (Museum Angerlehner)

Portrait der Schauspielerin Andrea Sawatzki
Ol auf Holz | 60 x 44 cm | (Privatsammlung Leipzig)

Annett
Ol auf Holz | 44 x 34 cm | (Besitz des Kiinstlers)

2012

2013

2014

2015

Das innere Exil
Ol auf Leinwand | 130 x 160 cm | (Privatsammlung Berlin)

Das Blumenhaus
Ol auf Leinwand | 210 x 180 cm | (Privatsammlung Hagerlsberg/A)

Frida
Ol auf Holz | 125120 cm | (Privatsammlung Neumarkt i.d. Oberpfalz)

Annett
Ol auf Holz | 125 x 120 cm | (Privatsammlung Neumarkt i.d. Oberpfalz)

Die Stunde der Entweltlichung
Ol auf Leinwand | 140 x 180 cm | (Privatsammlung Leipzig)

Das Existenz des Nichtseienden
Ol auf Leinwand | 120 x 150 cm | (Privatsammlung Leipzig)

Lost 22
Ol auf Holz | 66 x 85 cm | (Privatsammlung Leipzig)

Mondstunde

0l auf Holz | 60 x 81 cm | (Privatsammlung Kéln)

Am Ende der Tage
0l auf Leinwand | 160 x 130 cm | (Privatsammlung Leipzig)

Haus ohne Menschen

Ol auf Leinwand | 41x 62 cm | (Privatsammlung Leipzig)

Das Band
Ol auf Leinwand | 160 x 210 cm | (Privatsammlung Neumarkt i.d. Oberpfalz)

Klironomia
Ol auf Holz | 125 x 120 cm | (Privatsammlung Leipzig)

Frau mit Pelz
Ol auf Leinwand | 120x 100 cm | 2014 (Besitz des Kiinstlers)

Das Traumprotokoll

0l auf Holz | 60 x 76 cm | (Privatsammlung Berlin)

Der seltene Wald
0l auf Leinwand | 200 x 230 cm | (Privatsammlung Winterthur)

Das Martyrium des HI. Bartholomaus oder Das doppelte Martyrium
0l auf Leinwand | 200 x 250 cm | (Privatsammlung Leipzig)

Das groe Wunder
Ol auf Holz | 50 x81cm | (Privatsammlung Frankfurt.M.)

2016

2017

2018

2015
Ol auf Holz | 65x 100 cm | (Privatsammlung Lanz)

Odyssee des Geistes
Ol auf Leinwand | 180 x 130 cm | (Museum Angerlehner)

Der Traum des Dr. Belanushi
Ol auf Leinwand | 200 x 230 cm | (Besitz des Kiinstlers)

The Chinese Girl
Ol auf Leinwand | 60x 50 cm | (Privatsammlung Hong Kong)

Andrea (Deutsche)
Ol auf Leinwand | 60x 50 cm | (Privatsammlung Leipzig)

Beate (Schwedin)
Ol auf Leinwand | 60 x 50 cm | (Privatsammlung Frankfurt/M.)

Sven (Schotte)
0l auf Leinwand | 60 x 50 cm | (Privatsammlung Linz)

Annett (Griechin)

Ol auf Leinwand | 60 x 50 cm | (Besitz des Kiinstlers)

Laura (Israelin)

Ol auf Leinwand | 60 x50 cm | (Privatsammlung Finsterwalde)

Hypokaimenon
Ol auf Leinwand | 160 x 170 cm | (Besitz des Kiinstlers)

Kairos
Ol auf Leinwand | 100 x 180 cm | (Privatsammlung Leipzig)

Liesschen (Estin)

Ol auf Leinwand | 60 x 50 cm | (Privatsammlung Leipzig)

Kerstin (Italienerin)

0l auf Leinwand | 60 x 50 cm | (Privatsammlung Leipzig)

Marlies (Serbin)

Ol auf Leinwand | 60 x 50 cm | (Privatsammlung Finsterwalde)

Gisela (Tschechin)

Ol auf Leinwand | 60 x 50 cm | (Privatsammlung Leipzig)

Der Seelenmacher

0l auf Holz | 60 x 81 cm | (Privatsammlung Koln)

Die Schwebende
Ol auf Leinwand | 210300 cm | (Besitz des Kiinstlers)



2019

2020

2021

Das Bild der Natur
Ol auf Leinwand | 130 x 160 cm | (Privatsammlung Leipzig)

Bildnis der Richterin M.E.-Hofer
Ol auf Leinwand | 125x 100 cm | (Bundesverwaltungsgericht Leipzig)

Die innere Weite
0l auf Leinwand | 120 x 170 cm | (Privatsammlung Hohenmélsen)

Das Traumtheater
Ol auf Leinwand | 160 x 130 cm | (Privatsammlung Stralsund)

Selbst
Ol auf Leinwand | 110x 80 cm | (Privatsammlung Leipzig)

Die mehrhandige Frau
Ol auf Leinwand | 180 x 140 cm | (Privatsammlung Ziirich)

Bildnis des Dr. Schonfelder
Ol auf Leinwand | 180 110cm | (Privatsammlung Finsterwalde)

Portraitstudie Selbst

0l auf Leinwand | 80 x 70 cm | (Privatsammlung Leipzig)

Gerold

0l auf Leinwand | 60 x 50 cm | (Privatsammlung Leipzig)

The Sorbian Girl

Ol auf Leinwand | 100 x 80 cm | (Privatsammlung Leipzig)

Heimat

Ol auf Leinwand | 140 x 180 cm | (Drents-Museum, Niederlande)

Absenz
Ol auf Leinwand | 190 x 250 cm | (Besitz des Kiinstlers)

Giinter (Belgier)
Ol auf Leinwand | 60 x 50 cm | (Privatsammlung Zwenkau)

Andreas (Litauer)
Ol auf Leinwand | 60 x 50 cm | (Privatsammlung Lanz)

Ende-Neu

Ol auf Leinwand | 80 x 70 cm | (Privatsammlung Leipzig)

Togele oder die letzten Stunden im Leben Ludwig Wilhelms

Ol auf Leinwand | 120 x 200 cm | (Privatsammlung Baden)

Turkenlouis
Ol auf Leinwand | 200 x 220 cm | (Privatsammlung Leipzig)

2022

2023

2024

Die letzten Stunden Ludwig Wilhelm des I.
Ol auf Leinwand | 130x 190 cm

Reservat Eins
Ol auf Leinwand | 60 x 50 cm | (Privatsammlung Hohenmalsen)

Cinema
0l auf Holz | 55x 50 cm

Germania

0l auf Leinwand | 120x 100 cm | (Besitz des Kiinstlers)
Nike

Ol auf Holz | 50 x50 cm | (Besitz des Kiinstlers)

Der grofRe Architekt
0l auf Leinwand | 130 x 200 cm | (Privatsammlung Leipzig)

Novus Mundi
0l auf Leinwand | 110x 160 cm | (Besitz des Kiinstlers)

Pferd
0l auf Leinwand | 180 x 200 cm | (Privatsammlung Leipzig)

Zoon
Ol auf Leinwand | 100 %120 cm

Nike, Hande betrachtend
Ol auf Leinwand | 100 x 70 cm | (Besitz des Kiinstlers)

Janni mit Pelz und rotem Band

0l auf Leinwand | 90 x 80 cm | (Privatsammlung Leipzig)

Die neue Identitat
Ol auf Leinwand | 120 x 130 cm | (Besitz des Kiinstlers)

Titel xxx
Ol auf Leinwand | 170 x 190 cm | (Besitz des Kiinstlers)

1993

1995

1997

2000

2002

2003

2004

2005

BIBLIOGRAFIE

Leipzig 2000 | Katalog
Hochschule fir Grafik und Buchkunst (Hrsg.) Leipzig

Werkschau | Katalog
Hochschule fir Grafik und Buchkunst (Hrsg.) Leipzig

Aris Kalaizis. Von unvoreiligen Verséhnungen. Ein Gesprach | Monografie
Jan Siegt, Aris Kalaizis | Artco Verlag, Mitteldeutsche Gesellschaft
fir zeitgendssische Kunst (Hrsg.) Leipzig

Passagen | Ausstellungskatalog
Leipziger Jahresausstellung e.V. (Hrsg.) Leipzig

Aris Kalaizis. Athletik und Sinnmonarchie | Monografie
maerzgalerie (Hrsg.) Leipzig

Ein gutes Bild braucht keine Geschichte. Ein Gesprach | Katalog
Jan Siegt, Aris Kalaizis | maerzgalerie (Hrsg.) Leipzig

Triibungsversuche | Katalog
Torsten Reiter | maerzgalerie (Hrsg.) Leipzig

Vom schwebenden Wohnen | Ein Essay
Aris Kalaizis | Essay. Europa-Haus-Verlag (Hrsg.) Leipzig

Kunstpreis der deutschen Volksbanken und Raiffeisenbanken
Ausstellungskatalog

Dr. Christoph Vitali | Deutsche Volksbanken

und Raiffeisenbanken (Hrsg.) Berlin | 2002

Aris Kalaizis. Brancard | Monografie
quicksilver Berlin, Aris Kalaizis | maerzgalerie (Hrsg.) Leipzig

Malerei jenseits der Sinnmonarchie | Katalog
Dr. Nina Zimmer | maerzgalerie/quicksilver (Hrsg.) Leipzig,Berlin

Bilder, die vom Innenbezirk kommen | Katalog
Dr. Peter Schliter | maerzgalerie/quicksilver (Hrsg.) Leipzig,Berlin

Ein Gesprach | Katalog
Jan Siegt, Aris Kalaizis | maerzgalerie/quicksilver (Hrsg.) Leipzig, Berlin

Zweidimensionale | Ausstellungskatalog
Dr. Claus Baumann | Kunsthalle der Sparkasse (Hrsg.) Leipzig

Aris Kalaizis. Ungewisse Jagden | Monografie
Dr. Peter Schliiter | Marburger Kunstverein (Hrsg.) Marburg

Vexierbilder des Unausgesprochenen | Katalog
Dr. Peter Schliiter | Marburger Kunstverein (Hrsg.) Marburg

Die Elfte | Ausstellungskatalog
Leipziger Jahresausstellung e.V. (Hrsg.) Leipzig

2006

2007

2008

2010

Der Leipziger Maler Aris Kalaizis
Beitrage zur geistigen Situation der Gegenwart
Max Lorenzen | Marburger Forum (Hrsg.) Heft 2, Marburg

Aris Kalaizis. Rubbacord | Monografie
Moti Hasson Gallery NYC/maerzgalerie, Kerber-Verlag (Hrsg.) Leipzig

Zurlick zur Figur | Ausstellungskatalog
Dr. Christiane Lange/ Prof. Dr. Florian Matzner
Prestel-Verlag (Hrsg.) Miinchen/Burgdorf (CH)

(K)eine Zeit fiir Paradiese | Ausstellungskatalog

Christine Dorothea Holzig | Bautzener Kunstverein e.V. (Hrsg.) Bautzen

Der Umweg als Weg zur Einheit und Ordnung | Katalog
Dr. Carol Strickland | maerzgalerie/Moti

Hasson Gallery/Kerber-Verlag (Hrsg.) Leipzig, New York

Konzentrierte Kontingenz | Katalog
Tom Mustroph | maerzgalerie/Moti

Hasson Gallery/Kerber-Verlag (Hrsg.) Leipzig, New York

Ein Gesprach | Katalog
Jan Siegt, Aris Kalaizis | maerzgalerie/Moti

Hasson Gallery/Kerber-Verlag (Hrsg.) Leipzig, New York

Arrangeur intensiver Maglichkeiten
Benjamin Stark | Kunst 21 Ausgabe Nr. 15/06 | Siemer-Verlag (Hrsg.) Bischofszell (CH)

Aris Kalaizis. Die neuen Bilder. Skizzen zu einer nachmodernen Asthetik
Beitrage zur geistigen Situation der Gegenwart
Max Lorenzen | Marburger Forum (Hrsg.) Heft 2., Marburg

Aris Kalaizis. Making Sky | Monografie

maerzgalerie Leipzig/Hirmer-Verlag (Hrsg.)Minchen

Aris Kalaizis | Katalog
Susanne Altmann | Kunsthaus Raskolnikow/SMWK/GCAC (Hrsg.) Dresden, Columbus

Himmelmacher | Eine Geschichte nach einem Bild
von Aris Kalaizis | Monografie
Christoph Keller | Hirmer-Verlag (Hrsg.) Leipzig, Miinchen

Die Herausforderung des fotografischen Blicks | Monografie
Dr.phil. Tom Huhn | maerzgalerie/Hirmer-Verlag (Hrsg.) Leipzig, Miinchen

Wo die Schatten wohnen | Monografie
Dr. Carol Strickland | maerzgalerie/ Hirmer-Verlag (Hrsg.) Leipzig, Miinchen

Mein Haupttrieb ist meine Ungeduld | Ein Gespréach | Monografie

Max Lorenzen | maerzgalerie/Hirmer-Verlag (Hrsg.) Leipzig, Miinchen

Zehn Jahre — Zehn Kiinstler | Ausstellungskatalog

Susanne Paesel, Dr. Gerhard Patzold | Marburger Kunstverein (Hrsg.) Marburg



2011

2012

2013

2014

The Bearable Lightness of Being | Ausstellungskatalog
Andrea Brucati | Project Biennale of Venice, Venedig

The Silent Revolution | Ausstellungskatalog
Arja Elovirta, Ritva Rominger-Czako | Keravan Taidemuseo, Helsinki

Der doppelte Blick | Ausstellungskatalog
Dr. Tina Simon | SchloBmuseum Greiz (Hrsg.) Greiz

Kunstwelten | 100 Kiinstler. 100 Perspektiven. 1000 Welten. | Katalog
Boesner (Hrsg.) Witten

4.Triennale Guangzhou | Katalog
Guangdong Museum of Art (China) (Hrsg.) Guangzhou | 2011

Das Unfassbare fassbar machen
Prof. Regina Radlbeck-Ossmann | Lebendiges Zeugnis. Heft 1/2012
Bonitatswerk (Hrsg.)

Blickwechsel | Ausstellungskatalog
Gunther Moschig | Tiroler Landesmuseum Ferdinandeum (Hrsg.) Innsbruck

Impulse der Freude
Anja Jahns | Abenteuer Kunst, Sonderausgabe Charity, Miinchen

Notizen zu einem malerischen Werk
Paul-Henri Campbell | Ostragehege. Heft 1/2013 - Nr. 69, Dresden

Aspekte internationaler figurativer Malerei | Katalogbuch
Dr. Peter Assmann | Museum Angerlehner, Hirmer-Verlag, Miinchen

Gegen ein Vagabundieren | Das Gedicht
Aris Kalaizis | Bd. 21. Anton G. Leitner-Verlag, Miinchen

Bildgewitter
Mark Gisbourne, Clemens Meyer, Harald Wieser

Sammlung Rusche. Kerber-Verlag, Bielefeld

Aris Kalaizis. Sottorealismus | Monografie
P-H. Campell, Aris Kalaizis | Imhof-Verlag. Petersberg

Wenn Poeten reisen (Titelbild) | Das Gedicht
Bd. 21. Anton G. Leitner-Verlag, Miinchen

Gerade beim Malen habe ich die Gewissheit zu leben
Ein Gesprach | Sottorealism - Monografie
P-H. Campell, Aris Kalaizis | Imhof-Verlag, Petersberg

Seine Figuren und Kopfe scheinen zu leben ...
in Sottorealismus - Monografie
Prof. Dr. Michael Scholz-Hansel | Imhof-Verlag, Petersberg

Wunderbar | in Sottorealismus - Monografie
Dr. Harry Tupan | Imhof-Verlag, Petersberg

2016

2017

2019

2020

2021

2023

2024

Kalaizis und die Orientierung der Bilder
in Sottorealismus - Monografie
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