
Julia Gruner, „Entropic Motion“

feat. Liza Dieckwisch, Kathrin Graf, Klara Kayser, Bettina Marx & Nikola Ukic
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Die Künstler:innen sind anwesend.


Special Event

Artist Talk mit Beat Wismer und Julia Gruner
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PRESSETEXT


Den Mittelpunkt der Einzelausstellung „Entropic Motion“ von Julia Gruner in der Galerie Judith 
Andreae bildet ein neun Meter langes Wandbild im rechten Raum der Galerie, auf dem ein stark 
vergrößerter Scan alltäglicher, farbiger Haushaltsflüssigkeiten und -gegenstände wie Waschpulver, 
Shampoo, Lebensmittelfarbe, Frischhaltefolie, Mundwasser, Speiseöl und Putzhandschuhen zu 
sehen ist. Diese Pulver, Flüssigkeiten und Pasten, die in ihrer eigentlichen Funktion ganz 
unterschiedlichen Zwecken dienen, reagieren miteinander und vermischen sich auf der Oberfläche 
des Scanners zu einem abstrakten Bild. 


Mit Hilfe dieser Substanzen versuchen wir normalerweise, ein gewisses Maß an Ordnung und 
Kontrolle in unser Leben zu bringen. Shampoo und Waschpulver sollen uns und unsere Kleidung 
von Schmutz befreien, Frischhaltefolie unser Essen sauber und keimfrei halten, Putzhandschuhe 
wiederum unsere Haut vor den Substanzen schützen, die den Dreck beseitigen. In ihrer 
arbiträren  Durchmischung geht jedoch jegliche Kontrolle verloren und ein, aus unserer Sicht, 
großes Maß an Unordnung entsteht. Diese Unordnung entfaltet jedoch ihre ganz eigene Ästhetik. 
Farbe und Stofflichkeit treten in den Vordergrund und lassen ihre willkürlichen Verläufe und 
Verschmelzungen zu einem visuellen Erlebnis werden. Das an Aufnahmen des Weltalls erinnernde 
Motiv stellt so eine Verbindung zwischen den mikroskopischen und makroskopischen Prozessen 
her, in die unser alltägliches Leben unweigerlich eingebunden ist. 


"Julia Gruner arbeitet an den Übergängen der klassischen Gattungen ebenso wie an der radikalen 
Befragung all jener neuen Klassifikationen, die die Kunstgeschichte der Moderne entwickelt hat. 
So stellt sich die Frage nach dem Status des Dings, nach dem Charakter eines ready made oder 
eines objet trouvé ebenso wie diejenige nach der Bestimmung der Wechselwirkung von Malerei 
und Video oder nach der Bedeutung so traditioneller künstlerischer Ausdrucksformen wie der 
Wandmalerei. Das Besondere des dabei entwickelten künstlerischen Ansatzes besteht darin, dass 
diese so heterogen erscheinenden Fragen auf ein Grundproblem reduziert werden: auf die Frage 
nach der Erweiterung der materiellen Möglichkeiten von Malerei. Damit eröffnet dieses Konzept 
zugleich ein höchst selbstreflexives Verfahren und stellt sich in die Reihe unterschiedlicher 
konzeptueller Ansätze zeitgenössischer Kunst.“ - Richard Hoppe-Sailer
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	 JULIA GRUNER (*1984 in Lüdenscheid) studierte von 2010 bis 2015 Freie Kunst an der 
Kunstakademie Düsseldorf bei Prof. Katharina Grosse, bei der sie 2015 als Meisterschülerin 
abschloss. Nach dem Studium nahm sie an internationalen Artist-in-Residence-Programmen teil 
und erhielt zahlreiche Preise und Stipendien. Neben Solo Shows im Westfälischen Kunstverein, 
Münster 2016; der Städtischen Galerie Lüdenscheid 2018 oder in der St. Agnes Kirche, Köln 2022 
nahm die Künstlerin an Gruppenausstellungen teil, so z.B. Galeria Municipal do Porto 2019; PEAC 
Museum, Freiburg 2020 oder 2021 & 2023 in der Show „Die GROSSE“ im Museum Kunstpalast, 
Düsseldorf. Ab Oktober sind ihre Arbeiten in der Kunststiftung Rainer Wild, Heidelberg und ab 
Dezember in der Kunsthalle Wilhelmshaven zu sehen. Die Ausstellung „Entropic Motion“ in der 
Galerie Judith Andreae ist die erste Einzelausstellung der Künstlerin in den Räumen der Galerie. 

Julia Gruner lebt und arbeitet in Köln.


~


Den zweiten Ausstellungsraum der Galerie Judith Andreae bespielen Gastkünstler:innen, denen 
Julia Gruner während ihrer künstlerischen Laufbahn begegnet ist, mit denen sie bereits Projekte 
und Ausstellungen realisierte, künstlerische Performance und Videoarbeiten konzipierte oder die 
sie auf eine künftige Zusammenarbeit neugierig machten. 

Die unter dem Format feat. Liza Dieckwisch, Kathrin Graf, Klara Kayser, Bettina Marx und 
Nikola Ukic laufende Gruppenausstellung geht nicht nur auf der ästhetischen Ebene 
Verbindungen zu den Werken von Julia Gruner ein. Allen Künstler:innen eint ein starkes Interesse 
an der Frage der „Materialität“ und wie sich diese auf die Malerei sowie Bildhauerei übersetzen 
lässt. 


	 LIZA DIECKWISCH (*1989 in Kiel) studierte von 2009 - 2015 Malerei bei Katharina Grosse 
an der Kunstakademie Düsseldorf. Ihre Arbeiten wurden unter anderem mit dem 
Nordwestkunstpreis der Kunsthalle Wilhelmshaven (2020), dem Arbeitsstipendium der Stiftung 
Kunstfonds (2019), dem Förderpreis für Bildende Kunst der Stadt Düsseldorf (2017) und dem 
Werner Deutsch Preis für Junge Kunst des Museums Kurhaus Kleve (2016) ausgezeichnet. 
Dieckwisch stellte u.a. aus: im Museum für Neue Kunst Freiburg, im Kunstpalast Düsseldorf, im 
Neuen Wuppertaler Kunstverein und im Museum Kurhaus Kleve. Zahlreiche Residences führten sie 
unter anderem nach Seoul, Kyoto, Detroit und Bukarest. Wichtiger Bestandteil ihrer künstlerischen 
Arbeit ist die Mitarbeit in den zwei Künstlerinnenkollektiven Mother Of Pearl (seit 2013) und Artist 
Mukbang (seit 2018). 


Unter dem Namen „Artist Mukbang“ beschäftigen sich Liza Dieckwisch zusammen mit Julia 
Gruner als Künstlerinnen-Duo seit 2015 in gemeinsamen Projekten mit der Grenze zwischen Kunst 
und alltäglichem Essen. In den Projekten werden Parallelen zwischen dem Material Farbe und 
Lebensmitteln gezogen, um so eine Schärfung der Wahrnehmung unseres alltäglichen Essens 
hervorzurufen. Dies geschieht meist in Form raumgreifender, teils grell-farbiger Installationen, in 
denen Teile der Ausstellungsstücke von den Besucher:innen verspeist werden können. Seit 2019 
gibt es als Erweiterung und Teil der Installationen den YouTube-Kanal „Artist Mukbang”, auf dem 
man Personen beim Verspeisen farbiger Lebensmittel zusehen kann. Das gesamte Setting der 
Videos ist – ähnlich wie bei den Installationen – in grellen, monochromen Farben gehalten, die 
der Farbe der jeweiligen Speise entspricht. 
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Die Videos sind an das ursprünglich aus Südkorea stammende Phänomen „Mukbang“ angelehnt, 
bei dem sich Personen beim Essen filmen und dies, teilweise als Live-Stream, im Internet 
veröffentlichen. Mukbang ist mittlerweile ein weltweit verbreiteter Trend, der Millionen von 
Zuschauer bei YouTube und Instagram anzieht. 


Fundierte wissenschaftliche Untersuchungen über die Beliebtheit dieses Phänomens gibt es 
derzeit noch nicht, Medienberichten zufolge könne das Ansehen solcher Videos aber zum Beispiel 
gegen Einsamkeit oder zur Beruhigung helfen. Die Videos fungieren so als digitale 
Ersatzbefriedigung menschlicher Bedürfnisse, die in einer globalisierten, schnelllebigen Welt 
häufig unberücksichtigt bleiben.

Liza Dieckwisch lebt und arbeitet in Düsseldorf und Kiel.


	 KATHRIN GRAF (*1984) studierte von 2003 bis 2007 Malerei an der Alanus Hochschule 
für Kunst und Gesellschaft, Bonn. Von 2017 bis 2019 machte sie ihren Master in der Bildenden 
Kunst am Sandberg Instituut, Amsterdam. Neben zahlreichen Stipendien, wie NEUSTART für 
Bildenden Künstlerinnen und Künstler, BBK / BKM (2021); Stiftung Kunstfonds Bonn (2017) oder 
auch das Studio Scholarship CAWA, Amsterdam (2017), stellte die Künstlerin ihre Werke u.a. im 
Museum Haus Operdicke, Unna (2022); in der Gallery 17717, Seoul (2021); im Kunstraum Europe, 
Herzogenrath (2019); dem art quarter, Budapest (2017) oder auch auf der 11. Biennale Havanna, 
Kuba aus. Seit 2019 arbeitet sie mit Mariah Blue (US/NL), Lana Murdochy (GB), Younwon Sohn 
(KR) und Amy Winstanley (GB) zusammen. Gemeinsam mit der Künstlerin Bettina Marx gründete 
sie zudem das Kollektiv tiefkeller. Inspiriert durch wissenschaftliche oder private Sammlungen 
schafft  tiefkeller  Installationen, die die Gattungsgrenzen zwischen Kunstwerk und 
Sammlungsexponat künstlerisch hinterfragen. „Tatsächlich ist die Idee zum tiefkeller im 
Atelierhaus entstanden, wo Bettina und ich uns kennengelernt haben. Sie hat den Raum entdeckt 
und wir wollten unbedingt etwas damit machen, weil er von der Location her so besonders ist. 
Das Konzept hat sich in diesem Prozess erst richtig entwickelt. Wir sehen den tiefkeller nicht als 
“Offspace”-Projekt, sondern als künstlerische Arbeit von uns beiden. Insbesondere wird das durch 
den prozesshaften Ablauf deutlich. Wir laden z. B. parallel Sammlungen und Künstler ein, um das 
Ganze anschließend zu einer Installation zusammen zu weben. Auch diese Idee war so nicht von 
vornherein da, sondern ist erst langsam entstanden.“ - Kathrin Graf


Kathrin Graf erforscht die Beziehungen zwischen verschiedenen Materialien, um das Bewusstsein 
für den Körper mit all seinen Verflechtungen und Verletzlichkeiten zu schärfen. Materialität und 
Körperlichkeit sind für Graf unmittelbar miteinander verbunden, da sie den Körper erfahrbar und 
spürbar machen. Ihre skulpturalen und räumlichen Arbeiten hinterfragen die gängige Vorstellung 
von Subjektivität als in sich geschlossenes Individuum und erkunden durch das Experimentieren 
mit unterschiedlichen Materialkombinationen, wie Körper im Spannungsfeld zwischen Autonomie 
und Verbundenheit interagieren. Den Materialeigenschaften wird so viel Freiheit wie möglich 
gegeben, um neue Oberflächen und Formen zu entwickeln.

Graf verwendet Gips, Wachs, Silikon, Mörtel, Kalk, Paste, Pigmente, Rasierschaum und 
Kunstschnee, um fragile Objekte zu schaffen, die nicht an einer Repräsentation interessiert sind, 
sondern das Prozesshafte, Veränderliche und Transformierbare suchen. Für sie ist die körperliche, 
sinnliche Erfahrung der Arbeit ein zentraler Aspekt.

Kathrin Graf lebt und arbeitet in Bonn.
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KLARA KAYSER (*1986 in Hannover) studierte von 2005 bis 2006 Book Arts and Crafts am 
London College of Communication. Im Anschluss folgte der BA in Kommunikationsdesign an der 
HBK Braunschweig. 2011 bis 2015 studierte sie in der Klasse von Andreas Gurkst an der 
Kunstakademie Düsseldorf, wo sie 2017 bei Katharina Fritsch den Akademiebrief erhielt. Neben 
nationalen sowie internationalen Preisen und Stipendien, so der Tel Aviv Residency der Bronner 
Foundation, der Kunststiftung NRW und des Goethe Institute Tel Aviv (2018); dem Härke 
Konstnärsstipendium, Frösön (Schweden, 2017); dem DAAD PROMOS – international scholarship 
for ceramic workshops (China, 2015) und dem Arbeitstipendium im European Ceramic Center, 
Oisterwijk NL (2020), hatte die Künstlerin Ausstellungsbeteiligungen u.a. im Kunstverein Hannover 
(2023); Kunsthaus Essen (2022); Palace of Culture and Science, Warsaw (2019); Museum Folkwang, 
Essen (2019); MMOMA Moscow Museum Of Modern Art (2017) oder auch W139, Amsterdam 
u.v.m.


Klara Kaysers Arbeiten verwandeln den Raum zu einem Ort der Verinnerlichung, zu einem 
sinnbildhaften Garten, der die Aufmerksamkeit inmitten von Fülle und Reizen auf die 
Wahrnehmung des Selbst richtet oder zu sich (zurück-) führt. Dabei bieten ihre Werke, die sie aus 
Stimme, Sprache, fotografischen Bildern, Kunststoffen und Keramiken formt, ein Tasten entlang 
von Materialität und Vorstellung, konkret Sichtbarem und in Träumen oder Erinnerungen 
Verwandeltem als auch sinnlich (wieder) zu Entdeckendem. Kayser, die 1986 in Hannover geboren 
wurde, und nun Berlin sowie Tel Aviv lebt und arbeitet, war stets von verschiedenen Sprachen und 
Kulturpraktiken umgeben. In ihrer poetisch anklingenden Werken wird deutlich, wie Kayser auf 
Riten, Rituale und Überlieferungen der Gesellschaft referiert, durch adaptierte Partizipation aber 
auch alternative Lesarten zu ihnen erzeugt, denen Magie und der Anreiz zu eigenständigem 
Wahrnehmen, Sehen und Handeln innewohnt (nach Dr. Christina Irrgang). Beeinflusst von einer 
pop-sozialisierten Generation, arbeitet Klara Kayser sowohl skulptural als auch lyrisch. Kaysers 
Texte werden oft in Objekten, Skulpturen, Textfragmenten, Audioflüstern und Gedichten 
umgesetzt. Sie reflektiert über Geschlechterrollen und exzessive Körperkulte, aber auch über die 
Sehnsucht nach Liebe, Spiritualität und Exotik, die sie paradoxerweise in bedeutungslose 
Symbole, Klischees, Unterhaltungstrends, Kitsch und Konsum verwandelt. Obwohl ihr Werk eine 
Bühne für Emotionen bietet, konterkariert sie die Codes der märchenhaften Illusion mit 
verstörenden Momenten.

Klara Kayser lebt und arbeitet in Tel Aviv und Berlin.


	 Die Künstlerin BETTINA MARX (*1981 in Bonn) studierte bis 2008 an der Kunstakademie 
Münster als Meisterschülerin bei Cornelius Völker, 2009 war sie Gaststudentin an der 
Kunstakademie Düsseldorf bei Peter Doig. Von 2012 bis 2013 hat sie gemeinsam mit Johanna 
Schoener (DIE ZEIT) an dem Projekt Nirgendsland – eine Reise durch Europa gearbeitet und das 
gleichnamige Buch herausgegeben. Zudem ist sie Trägerin von mehreren Förderpreisen und 
Stipendien wie u.a. dem Förderpreis des Landes NRW, Stiftung Kunstfonds, Friedrichs-
Vordemberge-Stipendium der Stadt Köln, Stipendium der Kunststiftung NRW, Max Ernst 
Stipendium, Förderpreis des Westfälischen Kunstvereins, GWK – Förderpreis Kunst. Ihre Arbeiten 
wurden in zahlreichen Einzel- und Gruppenausstellungen in Deutschland, Frankreich und Belgien 
gezeigt. Nach längeren Arbeitsaufenthalten in Frankreich, Kanada, Namibia und Schweden 
arbeitet Bettina Marx nun in Bonn. Seit 2015 arbeitet sie auch als Künstlerduo tiefkeller mit der 
Bildhauerin Kathrin Graf zusammen. 
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Bettina Marx bewegt sich in ihren Arbeiten zwischen Malerei, Zeichnung und Installation. Meist 
abstrakt anmutend, stehen ihre Werke und Interventionen stets in direkter Verbindung zu 
alltäglichen Beobachtungen, auf Reisen erkundeten Landschaften und den umgebenden Raum. 
Räumliche Dimensionen von Malerei werden ausgelotet, indem die Künstlerin ihre Werke in 
unmittelbaren Dialog mit der jeweiligen Architektur stellt, sie in diese vordringen und Formen und 
Volumina ertasten lässt. Jenseits der Grenzen von Bildträgern wie Leinwände und bemalte 
Holzkästen, von großformatigen Papierbahnen und Genres erforscht Bettina Mar prozessorientiert 
und experimentierfreudig die Materialqualitäten und ästhetischen Potentiale von Hölzern, 
Textilien und Farbe. Baumstämme und Matratzen werden dabei sowohl als Druckformen und 
-körper als auch in raumgreifenden Installationen eingesetzt, überdimensionale Frottagen an 
historischen Gemäuern vorgenommen und seidene Stoffbahnen fungieren als Bildträger und 
Raumteiler gleichermaßen. Gemalte, gedruckte oder collagierte abstrakte, figürliche und 
organische Formen wechseln sich in Mustern und Wiederholungen ab und behalten dabei stets 
ihren malerischen Moment. Zeichnungen bleiben immer Ausgangspunkt, sind Begleiter auf ihren 
Reisen und bilden gleichzeitig ein Archiv ihrer Beobachtungen. „Marx betont die Zerbrechlichkeit 
der Dinge und hebt die Fragilität der Welt hervor: in vielen ihrer Arbeiten ist Brüchigkeit ein 
zentrales Thema. Sie versteht es, die Kleinteiligkeit der Fragmente auf poetische Art und Weise zu 
einer harmonischen Einheit auszutarieren. Dabei interessiert sie sich nicht nur für den 
Zusammenhang der kleinen Elemente in ihren malerischen Installationen, sondern auch für das 
größere Zusammenspiel aller Elemente, sei es konkret im Stadtbild oder abstrakt in der 
Gesellschaft. Marx‘ Arbeit ist damit ein Sinnbild von Verbindungen und Beziehungen, die unsere 
Welt in all ihrer Komplexität und Schönheit widerspiegelt.“ - Marie-Claire Krell 

Bettina Marx lebt und arbeitet in Bonn.


	 NIKOLA UKIĆ (*1974 in Rijeka, Kroatien) begann 1993 seine künstlerische Ausbildung in 
Rijeka an der ehemaligen Philosophischen Fakultät, Abteilung für Bildende Kunst. Von 1995 bis 
1999 setzte er sein Studium der Malerei an der Academy of Fine Arts in Zagreb fort. Im Anschluss 
studierte er von 2000 bis 2004 bei Professor Georg Herold an der Kunstakademie in Düsseldorf.

Nikola Ukić hat an zahlreichen Ausstellungen teilgenommen, so z. B. im Museum of Modern and 
Contemporary Art, Rijeka (2023); im PEAC Museum, Freiburg (2023); im Museum of 
Contemporary art, Zagreb (2013); im Museum gegenstandsfreier Kunst, Otterndorf (2008) oder 
auch an der IX Triennal of Croatian Sculpture - Croatian Academy of Sciences and Arts, Zagreb 
(2006) u.v.w.. Er ist Preisträger mehrerer Stipendien und Aufenthaltsstipendien: Stiftung 
Kunstfonds, Neustart Kultur (2020); Nachwuchspreis Kunststiftung NRW, (2014); Schloss 
Ringenberg - Residency Grant Arts Foundation of North Rhine - Westphalia (2011) und dem New 
Talents, Art Cologne (2007). Ukić hat längere Zeit an Kunsthochschulen unterrichtet und ist derzeit 
wissenschaftlicher Mitarbeiter an der Fakultät für Architektur der Universität Siegen.


Die Werke von Nikola Ukic sind scheinbar abstrakt wie doch zugleich thematisch konkret. Sie 
handeln von Übergängen, vom Leben zum Tod, vom Abschied aus der Welt, von der Expansion in 
der Welt, vom Platzen und Bersten, von körperlicher Drallheit und Expansion wie auch vom 
Schrumpfen und Absterben. Ständiger Begleiter ist Schwarz, der Bezugspunkt für unerklärliche 
materiale Expansion, die Umkehrung vom erfüllten Leben von Licht und Farbigkeit in einen 
Nullpunkt der Möglichkeiten. 
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Der Künstler hat sich in seinem bildhauerischen Schaffen verabschiedet von klassischen 
Materialien, die Beständigkeit ausstrahlen. Grundbaustein seines Interesses ist das soziale 
Phänomen der Liminalität, des Überschreitens eines sozialen Kontextes zu einem anderen hin. 
Daher hat er einen Werkstoff, Polyurethan, gewählt, der künstlich durch chemische Prozesse 
erzeugt wird, wobei eine hohe Energie abgestrahlt und zugleich eine schwer zu beherrschende 
Expansion herbeigeführt wird. Die Formresultate im Benutzen dieses Werkstoffes sind immer 
offen prozessorientiert, nie statische Setzungen. Eine solcher Werkstoff bildet unsere komplexen 
interagierenden sozialen Veränderungen in ganz anderer Weise ab wie Stein oder Holz. Zugleich 
fließen mediale Prozesse in der Manipulation von Formbildern in sein Werk ein, indem er als 
Oberflächen seiner Werke Fragmente von Bildern mit dinglichen und auch bildhauerischen 
Referenzen benutzt, die sich aber in der Verformung der Oberflächen nicht mehr entschlüsseln 
lassen. Dies fügt sich zu unserer Erfahrung, dass die Dinge um uns herum keine feste Referenz 
mehr für uns darstellen.

Nikola Ukić lebt und arbeitet in Düsseldorf.
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