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Die tote Materie lebt

Laetitia Eskens im Interview 
mit Karin Görner

KG: Laetitia, du arbeitest in den Medien 
Fotografie, Video/Projektion, in Künstler-
buchformaten und Installationen.  
Schon deine früheren Arbeiten wie Now 
Hello bye bye (2014), Das Ende der Stadt 
(2019) oder Das Haus zählt (2020) ver- 
mitteln eine künstlerische Herangehens-
weise an Themen, Orte, Dinge, die man 
vielleicht als ein konzeptuell gesetztes 
dialogisches Prinzip beschreiben kann. 
Für deine aktuelle Arbeit kombinierst  
du eine Lichtinstallation mit einem Buch- 
format, in beiden Medien beschäftigst  
du dich mit Resonanzen auf nachgelas-
sene Papierarbeiten deines Onkels, dem 
Künstler Andreas Eskens.  
Wie kam es dazu?

LE: Es gibt in meiner Familie Persönlichkeiten, 
die immer eine gewisse Rolle gespielt haben, 
die ich aber vor allem aus den Erzählungen 
anderer kenne. Der Bruder meiner Mutter, der  
in den 1980er und 1990er Jahren Teil der 
Kölner Kunst- und Partyszene war, gehört zu 
diesen Persönlichkeiten. Unsere individuelle  
Beziehung war überschaubar. Andreas schickte 
mir aber manchmal Post mit dem knappen Ver- 
merk Anbei ein paar Zeichenkopien. Zu diesen 
Zeichnungen fand ich ein eigenes Verhältnis. 

Der Anlass, die Lichtinstallation mit einer  
Publikation zu verbinden, ist das Anliegen, 
Andreas´Zeichnungen auch als eigenständige 
Position sichtbar zu machen und für eine  
Rezeption im zeitgenössischen Kunstkontext 
zu öffnen. Dazu gehört für mich auch, mit dem 
Text von Carsten Tabel, den er auf Einladung 
und in Reaktion auf die Zeichnungen entwickelt 
hat, eine weitere Perspektive einzubinden.

KG: Wie bist du mit dem künstlerischen 
Nachlass deines Onkels umgegangen,  
in welchen Schritten?

LE: Als ich den Nachlass im Sommer 2020 
durchsah, musste ich ihn mir erstmal er- 
schließen. Das noch erhaltene Konvolut 
umfasst rund 900 Zeichnungen auf Papier. 
Der erste Schritt war also die Sichtung  
und eine Vorsortierung nach Technik, etwa 
Bleistift, Buntstift, nach Format und, wenn 
möglich, nach Entstehungsdatum. Außer- 
dem suchte ich Austausch: Ich sprach mit 
meinem Großvater, der mir alte Briefe zur 
Verfügung stellte, und mit meiner Mutter, 
die in den 1980ern selbst in der Kölner  

Szene aktiv war und mir von Ausstellungen 
und Events erzählen konnte. Den zweiten 
Schritt würde ich als inhaltliche Vertiefung 
beschreiben. Schon während der Sichtung bin 
ich darauf aufmerksam geworden, dass vielen  
der Zeichnungen offenbar eine gemeinsame  
Fiktion zugrunde liegt – dafür fand ich kon- 
krete Hinweise, zum Beispiel Beschriftungen  
außen auf den Zeichnungsmappen, wie micro/
macro cosmos comic oder real science fiction 
art. Außerdem tauchen nicht nur verschie- 
dene geometrische und amorphe Formen 
wiederholt auf, sondern auch immer wieder 
die Bezeichnung Soziales Plastic. Das machte 
mich neugierig; ich mochte den Humor sehr, 
der in dieser Beuys-Referenz steckt, und ging 
ihm nach. 

Soziales Plastic ist in der Fiktion von Andreas, 
so habe ich es mir erschlossen, ein Kunst- 
stoff, in dem der Widerspruch zwischen toter 
und lebendiger Materie aufgehoben ist. In 
seiner Fiction Art besteht die gesamte Welt 
daraus. Jedes Element in dieser Fiktion ist 
lebendig, jede Form bewegt und transformiert 
sich und mit dieser Welt, mit diesen lebendi-
gen Formen wollte ich zu tun haben.

Ich konzentriere mich auf eine Auswahl an 
Zeichnungen aus den 1990er und frühen
2000er Jahren, die sich mit dieser Fiktion  
beschäftigen. Von ihnen gehe ich aus, mache  
sie mir zum Gegenüber, erwidere. Meine Po- 
sition ist keine neutrale, sondern, neben der 
familiären, eine eigene künstlerische und  
aus der heraus begegne ich einer anderen.

KG: Inwiefern verbindet sich die Arbeit  
mit dem Nachlass deines Onkels mit 
deiner sonstigen künstlerischen Praxis?

LE: Ich arbeite meistens mit Vorgefundenem 
und ein wesentliches Interesse und künstle- 
risches Instrument für mich ist – das klingt 
erstmal banal – das Wahrnehmen. Eine Heran-
gehensweise, die meine Praxis insgesamt 
ausmacht, ist, dass ich mit Beobachtung ar- 
beite, also mich in Beziehung zu etwas setze, 
das nicht von mir selbst kommt. Das ist eine  
Haltung, die ich einnehme – mich zu öffnen für 
das, was auftaucht, wenn ich in Resonanz 
gehe. Das mache ich in Form von Notizen, 
Fotos, kurzen Videos oder Audioaufnahmen
und meistens finde ich daraus dann zu einer 
Arbeit. Für mich ist diese Art von forschendem
Prozess stimmig. Ich bin der Meinung, dass 
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ich auch mittels der Beobachtung eigener  
Reaktionen etwas über die Welt erfahren kann,  
die mich prägt und geprägt hat.  

Oft interessiere ich mich dabei für Dinge, die 
eigentlich nicht sichtbar sind. Das kommt auf 
jeden Fall aus dem Fotografie-Studium, aus 
einem Interesse für das Dokumentarische.  
Diese Sensibilisierung des Blicks dafür, dass  
die Umwelt eine menschengemachte, eine 
gestaltete ist. Dass sie Ausdruck ist von  
Geschichte, von Hoffnungen, eben von Ideen  
und Entscheidungen. Wenn ich mich Vorgefun- 
denem zuwende, seien es Orte, Akten, Gegen- 
stände oder Zeichnungen, unterstelle ich ihnen 
immer eine eigene Weltanschauung. Das ist  
für mich ziemlich grundsätzlich geworden.

KG: Wie hat sich deine Auseinandersetzung 
mit den Arbeiten deines Onkels entwickelt, 
womit bist du in Resonanz gegangen?

LE: Ich bin von dem ausgegangen, was ich  
in den Zeichnungen sehe und habe daraus drei 
Schwerpunkte abgeleitet, nämlich Bewegung, 
Licht und Sound. 

Eine Auseinandersetzung mit Licht ist in An- 
dreas´Zeichnungen offensichtlich. Zum Beispiel 
bei der Verwendung fluoreszierender Farben, 
also in der Konzeption von Zeichnungen, die 
leuchten und unter Schwarzlicht gezeigt werden 
sollen. Das Interesse zeigt sich aber noch brei-
ter, allgemein in der Farbigkeit und auch in  
der Motivik. Andreas zeichnete Leuchtkörper.  
Besonders häufig gibt es Sterne, aber auch 
Monde, Blitze, blinkende Lämpchen, erleuchtete 
Fenster. Manche seiner Formen hat er als Licht-
atome ausgewiesen und in seiner Fiktion ist  
eine wesentliche Eigenschaft der Materie, wie 
sie Licht reflektiert.  

In meiner Vorstellung versammle ich alle  
Elemente der Fiktion in einem gemeinsamen 
Raum – dieser Raum könnte ein Club sein.

KG: Welche Referenzen, Themen, Bedeu-
tungsebenen haben sich in deiner Praxis 
damit herauskristallisiert? In welche 
Richtungen hast du weitergeforscht?

LE: Ich sehe seine Formen fliegen, fallen, ro- 
tieren und wachsen – in je eigenen Geschwindig- 
keiten. Die Zeichnungen haben eine gewisse
Musikalität. Wie in einem modularen System 
werden Elemente wiederholt und variiert.  

Ich denke dabei an grafische Notationen, syn-
thetische Tonerzeugung, elektronische Musik, 
Special Effects im Film, an Comics und Visuals  
in Discotheken. Oder auch an frühe Computer-
spielgrafik. Das ist alles verwoben und hängt – 
auch historisch – zusammen. 

Ich kenne Menschen aus der Szene, die rück- 
blickend sagen, dass sie vor allem froh sind, 
überlebt zu haben. Bei Andreas hatte ich immer 
den Eindruck, dass in ihm die Zeit selbst über-
lebt hat. Dass die Prägungen seiner Jugend  
zu einem inneren Ort geworden sind – einer 
Widerständigkeit, auf der er durch seine künst-
lerische Praxis beharrt. 

KG: Wie bist du mit diesen Referenzfeldern 
umgegangen im künstlerischen Prozess? 
Welche medialen Formen hast du dir in 
deinen Arbeiten für die Umsetzung ins 
Visuelle gesucht? 

LE: Das Synästhetische hat mich angezogen. 
Auch die grafische Vermittlung anderer Sinnes-
wahrnehmungen. In Understanding Comics  
von Scott McCloud kommt die prägnante Frage 
vor: Can one sense speak for all five? Mich  
fasziniert sowohl der Versuch als auch die  
Behauptung. Das ist ein Verfremdungseffekt:  
Die Zeichnungen sind selbst statisch, vermit- 
teln aber Bewegung. Man kommt in Kontakt mit  
den eigenen Sinnen und der eigenen Vorstel-
lungsfähigkeit. Die Zeichnungen haben selbst 
keine Akustik und scheinen doch zu klingen.  
Das hat für mich Poesie und einen intellek- 
tuellen Zauber. Und auch eine Parallele zum  
Sozialen Plastic. Man könnte sagen: Die tote 
Materie lebt. 

Dieses Prinzip der Verlebendigung hat meinen 
künstlerischen Prozess begleitet. Gewisser- 
maßen habe ich daraus zu verschiedenen Arten 
visueller Samplings gefunden, beispielsweise  
in der Arbeit mit Ausschnitten, Wiederholungen  
und Sequenzen. 
In der Lichtinstallation abstrahiere ich dann ein- 
zelne Formen aus Andreas´Zeichnungen und 
lasse sie durch Projektion farbintensiver Video-
animationen räumlich werden.  

Man könnte sagen, die Entscheidung für das 
Atmosphärische ist eine Art Verortungssuche, 
die Raum lässt und gibt, auch jenseits norma- 
tiver Schubkästen. Für mich liegt darin das  
Potential, auch abstrakte Dinge wie Beziehung,  
Begehren oder Verlust zu thematisieren.  

Das ist etwas, das ich mit reinbringe: ein  
ästhetisches Interesse am Unbeantworteten, 
am Erahnten, am Unscharfen. 
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später Chefredakteurin bei der Hes- 
sischen Kulturstiftung in Wiesbaden 
und gehört seit 2019 der Redaktion 
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