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Emily Mae Smith ist eine
US-amerikanische Kiinstlerin
(1979* Texas), die mit ihren
surrealen Bildwelten inter-
nationalen Erfolg erlangte.
Zwischen Pop, Feminismus
und klassischer Ol-Malerei,
setzt Smith ihre wiederkeh-
renden Bildfiguren in gegen-
wartige und kunsthistorische
Settings. Eines ihrer Wesen
weist die lange Form eines
Besenstils auf, ist dabei
aber weich und organisch
beweglich. Inspiriert von The
Sorcerer’s Apprentice aus
Disneys Fantasia (1940), das
auf einem von Johann Wolf-
gang von Goethes Gedichten
von 1797 basiert', durchlebt
die Figur hausliche Settings
des 17. Jahrhunderts, macht
Gymnastik oder findet bei
Mondlicht zu melancholi-
schen Reflexionen.

Im Oktober 2024 eréffnete die Ausstellung Emily
Mae Smith x René Magritte im Royal Museum of
Fine Arts of Belgium. Ein Kiinstler des modernen
Surrealismus trifft auf eine surreal arbeitende
Kiinstlerin der Gegenwart. Beide verbindet ihr
realistischer Malstil, die visuellen Tricks, die vielen
Interieurs, in denen sich Surreales zutragt, der Ein-
satz von bewegenden Lichtambienten, ein schwar-
zer Humor und die Erschaffung von Alter Egos.
Die Kiinstler*innen spielen mit einem gedoppelten
Selbst; ein Mann mit Hut, eine Frau mit Sonnen-
brille oder ein wurmahnliches Wesen. Die Figuren
stehen auch fiir viele Seelen, die sich in ihren Wel-
ten wiedererkennen. Mit Emily Mae Smith sprach
Larissa Kikol Uber diese Figuren, ihre Gedanken zu
René Magritte und das Surreale.

Das Surreale als politische Sprache
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Emily Mae Smith, Brooms with a View, 2019, Ol auf Leinen, 193 x 279,4cm,

Werk © Emily Mae Smith, Courtesy: die Kiinstlerin und Petzel,
New York; und Whitney Museum of American Art, New York, Foto: unbekannt

Du hast eine Hauptfigur geschaffen, die deine
Malerei und damit auch dich in deinem Leben
begleitet. Es handelt sich um eine langge-
streckte Figur, die Assoziationen mit einem
Besenstiel, einem Pinsel, einem Wurm, einer
Wourst oder einem Phallus weckt. Aber sie steht
fur das Weibliche. Die Figur ist manchmal tren-
dig, schrill, wachsam, aber sie erscheint auch al-
lein und melancholisch. Kiinstler wie Max Ernst
haben Monster und Vogelwesen geschaffen,
in ihren Bildern, aber auch als Alter Ego. Jorg
Immendorff hat zu diesem Zweck einen Affen
kreiert. Joseph Beuys hatte mehrere Tiere,
mit denen er in spirituelle Verbindung trat, wie
einen Hasen, einen Kojoten oder Bienen. Ist
deine Figur auch ein Alter Ego? Oder eher eine
Begleiterin, eine Freundin? Oder ein Symbol?

Zur Klarstellung: Dieses spezielle Objekt
taucht in etwa einem Viertel meiner Bilder
auf, nicht im gesamten Oeuvre. Ich habe schon
immer Bilder von Objekten gemalt — ich be-
trachte meine Arbeit eher als ,erweitertes
Stillleben® denn als ,figurativ® Objekte sind

13 Emily Mae Smith

Werkzeuge und konnotieren Nitzlichkeit.
Sie sprechen tber uns, weil Menschen Werk-
zeugschopfer und -nutzer sind. Alle Objekte
sind symbolisch und kulturell, und auch Ge-
malde sind Werkzeuge. Der Besen/Pinsel kam
urspriinglich in meine Bilder, um eine fokus-
sierte symbolische Form zu schaffen, die einen
intersektionalen Dialog iiber Feminismus, so-
ziale Klasse und Kunstgeschichte ermoglicht.
Ich sah dieses Objekt (oder diese Figur, wie
manche es nennen) als ein wirksames kon-
zeptionelles Mittel. Es zu malen, entstand aus
meiner Frustration tiber die Unzulanglichkei-
ten der visuellen Kultur. Die phallische Natur
des Objekts ist von entscheidender Bedeutung,
da sie die narzisstische Fehlidentifikation der
Kunstschaffung und des Kunstpublikums als
ymannlich zentrierte Erfahrungen® einfingt.
Ich finde es witzig und entwaffnend, dies deut-
lich zu machen. Ein Grofteil der Erzdhlungen
der westlichen Kunstgeschichte stellt Frauen
cher als Objekte, denn als Schopferinnen dar.
Also habe ich ein Werkzeug gemalt, um der
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Kultur den Spiegel vorzuhalten. Mit meiner
Arbeit wird das Objekt zu einem transforma-
tiven Mittel. Es ist auch das sagenumwobene
Instrument der Hexe.

Fur mich ist die surreale Malerei keine Bewe-
gung oder ein epochaler Stil. Es gab einen
groBen Hohepunkt der surrealen Kunst in der
Moderne, insbesondere zwischen den beiden
Weltkriegen, der hauptséachlich in Paris, Lon-
don und spater in New York stattfand. Aber
die surreale Malerei gab es auch davor und
danach. In fast jeder Generation vertraten viele
figurative Maler*innen surreale Bildwelten. Und
das auf sehr unterschiedliche Weise, in sehr un-
terschiedlichen Kulturen mit sehr unterschied-
lichen politischen und sozialen Hintergrinden.
Deshalb ist die surreale Malerei fur mich eher
ein Genre wie ,Portrat* oder ,Landschaft. Wie
siehst du das? Und wie beschreibst du person-
lich das Surreale in deiner Arbeit?

Alle Objekte sind symbolisch
und kulturell, und auch Gemalde
sind Werkzeuge.

EMS
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Ich sehe das Surreale als eine Frage des Be-
wusstseins denn als eine dsthetische Disposi-
tion. Das Surreale in meiner Arbeit entspringt
meinem Bedurfnis, aus meiner volligen Sub-
jektivitit heraus zu malen — aus Intellekt,
Hand und Herz zusammen. Als ich wirklich
ernsthaft mit dem Malen begann, sagten mir
die Leute, dass meine Arbeit fremd oder un-
heimlich aussahe! Oder dass ich ,verwirrt®
sein musse, weil ich ,Themen verband, die
nicht zusammengehorten®, wie soziale Klasse,
Geschlecht und Form. Ich fand das lacherlich
und traurig, weil es zeigte, dass ich in einer
Welt der Kunst arbeitete, die Tore zu einem
bewachten und exklusiven Gebiet hatte.
Menschen schrecken oft vor Andersartigkeit
zurlck, aber in meinem Fall brachte das
L,Fremde“ Menschen in die Bilder — das war
eine gute Sache. Ich hatte das Gefiihl, diese
Tore zu finden und zu 6ffnen. Das Surreale ist
der neue Weg, der sich zwischen zuvor unver-
bundenen oder exklusiven Riumen bildet.

Deine Landschaften sind beeindruckend. Was-
ser (das Meer), Monde und Felsen tauchen oft
auf. Mit welcher Art von Natur haben wir es hier
zu tun? Und wie wirkt sie sich auf die Figur aus?
Ich bin eine Naturliebhaberin. Ich habe 20
Jahre lang in New York City gelebt, sodass ich
mich wahrscheinlich nach der Natur, die mir
fehlte, zu sehnen begann, und das floss in die
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Bilder ein. Das Meer und der Mond sind zwei
der dominantesten Naturbilder in der Umge-
bung von New York. Ginkgobaume sind auch
in der Stadt weit verbreitet und haben ihren
Weg in meine Arbeit gefunden.

Da die Figur in meiner Arbeit auch ein
Objekt/ Werkzeug ist, ist das Objekt in der
Landschaft etwas Seltsames oder Deplatzier-
tes. Dadurch orientiert sich das Thema des
Gemaldes an Entfremdung und Fragen der
Zugehorigkeit. Das Thema Wasser ist oft eine
Metapher fir Farbe und Malerei selbst. Das
Meer, der Mond, die Felsen und das Gras sind
archetypische Themen jenseits der Grenzen
der westlichen Malerei. Die Interaktionen der
Landschaftselemente bieten den Spielraum
fir die grundlegendsten Elemente der Male-
rei wie Farbe und Licht.

Deine gemalten Welten sind weitlaufig. Neben
Landschaften enthalten sie auch Orte aus der
Kunstgeschichte und Innenrdume von Héau-
sern. Andererseits gibt es in dieser Welt auch
Pop-Sphéren, in denen deine Figuren oft mit
Sonnenbrillen und bestimmten Frisuren auftre-
ten. Erzahl mir mehr Uber diese beiden Pole.
In Ausstellungen mische ich visuelle Ansitze,
indem ich Gemalde mit unterschiedlichen
Techniken in der Nihe authinge — solche
mit harten Kanten und leuchtenden Farben
neben solchen mit klassischen Formen und
so weiter. Da meine Arbeit sehr referenz- und
zitathaft sein kann, ist der umfassende Ansatz
entscheidend, weil er zeigt, dass meine Ent-
scheidungen in Bezug auf die Malerei bewusst
und nicht nostalgisch getroffen werden. Mein
Interesse an Geschichte rihrt daher, dass ich
mich mit dem, was wir hinterlassen oder in
den Schranken der Zeit versteckt haben, aus-
einandersetze — ein ,,Aufkehren® dessen, was
Ubrigbleibt, was weggeworfen wurde und was
neu oder relevant gemacht werden kann. Ich
denke, das ist Teil eines postmodernen Erbes,
das ich geerbt habe.

Als ich anfing, mit Pop-Referenzen zu ar-
beiten, wollte ich Punk sein und das Establish-
ment der Kunstbranche irritieren. Pop-Art war
damals nicht cool oder angesagt. Die Symbole
waren eine provokative Geste der Ermachti-
gung und der Umlenkung des Blicks. Bei den
historischen Innenraumen geht es auch um
die Umlenkung des Blicks, wenn auch durch
die Zeit hindurch. Im Laufe der Zeit habe
ich meine malerischen Fihigkeiten auf unter-
schiedliche Weise eingesetzt, um zu versuchen,
effektiv zu kommunizieren. Ich musste meine
Fihigkeiten einschrinken und den Mafstab
meiner Arbeit eine Zeit lang verkleinern, um
die Menschen dazu zu bringen, sich auf den

Das Surreale als politische Sprache



Emily Mae Smith, Poetry (Toy in Blood), 2022,
Ol auf Leinwand, 170,2 x 129,5cm,
Werk © Emily Mae Smith, Foto: Charles Benton,
Courtesy: die Kiinstlerin und Petzel, New York

Emily Mae Smith
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symbolischen Wert der verwendeten Bilder
zu konzentrieren. Ich musste zunéchst die vi-
suelle Kompetenz meiner Themen in meiner
Arbeit vermitteln. Mit der Zeit habe ich den
Mafstab wieder vergrofert und mehr klassi-
sche Malansatze eingeftihrt.

Hat das damalige Publikum deine Bilder direkt
verstanden? Du sagtest, dass die Ahnlich-
keiten zur Pop-Art anfangs nicht cool waren.
Hattest du das Gefihl, dass deine Arbeiten
eine Vermittlung oder einen ganz bestimmten
Kontext bendtigten, um verstanden zu wer-
den? Glaubst du, dass die Reaktionen auf lhre
Werke heute anders sind als damals?

Um das zu beantworten, musst du wahrschein-
lich mit dem Publikum sprechen. Als Malerin
habe ich nur ein paar Kurven auf einer langen
und kurvenreichen Strafle beschrieben, die
sich dber 20 Jahre erstreckt. Ich hatte mehr
Probleme mit den ,Kontexterklarungen® der
Gatekeeper der New Yorker Kunstindustrie
(deren Hauptinteresse Geld oder Einfluss war)
als mit Kuanstler*innen und anderen Men-
schen, die sich fiir Kunst begeistern. Um einen
Platz am Tisch zu bekommen, missen einige
von uns auch ihren eigenen Stuhl bauen oder
sogar den Tisch selbst und Leute dazu einla-
den. So stelle ich mir Kontext vor. Mit meinen
Gemalden hofte ich, dass wir eine Verbindung
schaffen, auf jeder Ebene, jedes Mal aufs Neue,
wie auch immer mein Gemailde und eine
Person zueinander finden. Ich finde das nie
schwierig mit der Person, die mit einem offe-
nen Herzen zu einem Gemalde kommt.

Deine Lichtkompositionen tragen auch we-
sentlich zu den Stimmungen und Atmosphéaren
bei. Manchmal scheint es, als ob die Figur eine
Art heiligen Glanz hat, der von ihr ausgeht und
sie umgibt. Inspirieren dich religidse Gemalde?
Und wie beschreibst du das Werkzeug ,Licht*
in lhrer Malerei?

In einer der vorherigen Fragen sprachen
wir tber die Arbeit mit dem Alter Ego und
symbolischen Wesen. Sind Christus oder die
Heiligen nicht genau das in der Geschichte
der westlichen Malerei? Ja, ich lasse mich von
Andachtsbildern inspirieren.

Einer der Hauptgriinde, warum ich mit
Olfarben arbeite, ist, dass ich mit Licht ar-
beiten méchte. Das Medium ist dafiir gut ge-
eignet, wie die Geschichte zeigt. Ich male oft
in Schichten mit transparenten Farblasuren.
Dadurch funkelt die Olfarbe wirklich wie ein
sonnenbeschienener Teich mit stillem Was-
ser. In vielen meiner Gemalde verwende ich
ein Gegenlicht, also ein ,Licht von hinten®
Ich male aus einem bestimmten Blickwinkel
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innerhalb des Mediums. Ich versuche, dies
innerhalb des Gemaildes durch die Perspek-
tive mit Licht selbstverstaindlich zu machen.
Wenn sich das Licht hinter dem Motiv befin-
det, verliert der/die Betrachter*in das Privileg,
im Mittelpunkt des Universums zu stehen.
Er/sie muss seine/ihre Orientierung in Be-
zug auf das, was er/sie sieht, iberdenken.

Womit werden die Betrachter*innen dann kon-
frontiert? Siehst du die Malerei im Allgemei-
nen als Fenster, wie in der klassischen Kunst-
geschichte? Und wenn ja, als Fenster zu was?
Zu einer Welt, die uns entgegengesetzt ist, zu
der wir uns als andersartig fihlen? Oder zu ei-
ner Welt, in die wir uns hineinversetzen konnen,
in der wir Identifikationspotenzial finden?
Das ist bei jedem Bild anders und spezifisch.
Ein Fenster sieht von innen und von auflen
nicht gleich aus — es ist mir ideologisch sehr
wichtig, dass die Position in der Malerei nicht
festgelegt ist. Ich denke, die architektonische
Metapher, die ich bevorzuge, ist die Schwelle.
Einige meiner Gemilde sind Portale, ei-
nige sind Fenster, einige sind Rahmen, einige
sind Inszenierungen oder Mise en abyme.
Einige Werke sind eher symbolisch, gestaltet
und nicht bildlich im klassischen Sinne, wah-
rend andere Spiegel oder Tore sind.

In anderen Bildern, oft ohne Raume oder Land-
schaften, erscheint alles wie auf einem Display
beleuchtet. Wo technisches Licht mit virtuel-
lem Licht interagiert. Welche Lichtphdnomene
interessieren dich in der heutigen Welt?
Ehrlich gesagt male ich so, wie ich Licht und
Farbe in der Welt sehe. Ich verbringe viel Zeit
damit, direkt zu beobachten und zu studieren,
indem ich sehe. Farbe ist eine eigene Sprache
und ihre Bewegungen von einer Farbe zur
anderen sprechen ihre eigene Logik. Farbe
hat so viele Dimensionen — der Farbton ist
nur eine davon. Chromatische Intensitit und
Transparenz sind fiir mich genauso wichtig.
Viele meiner Bilder beginnen als Farbideen,
bevor ich mich auf die Bilder oder Formen
festgelegt habe.

Ich interessiere mich auch immer fir die Kind-
heit meiner Interviewpartner®innen. Was hast
du in deiner Kindheit gespielt?

Ich bin in den 1980er Jahren in einem sehr
lindlichen Teil von Texas aufgewachsen. Ich
habe viel drauf8en in der Wildnis gespielt, ich
habe Forts gebaut, bin Fahrrad gefahren, habe
mit selbstgebautem Pfeil und Bogen auf Kak-
teen geschossen und das Land erkundet. Ich
habe immer viel gezeichnet und gemalt. Ich
habe auch mit Barbie-Puppen gespielt.

Das Surreale als politische Sprache
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Emily Mae Smith, Rogue Wave, 2016, Ol auf Leinen, 182,9 x 248 9cm,

Courtesy: die Kuinstlerin und Tamares Real Estate Holdings, Inc.
in Zusammenarbeit mit Sammlung Zabludowicz, Foto: Hugard & Vanoverschelde

Ist kiinstlerisches Schaffen und Malen auch
Spiel?

EMS ]Ja.
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Erinnerst du dich an deine Jugend? Wie wurde
Weiblichkeit vermittelt und wie hast du sie in
dir selbst wahrgenommen?

Meine Jugend war in den frihen 1990er Jah-
ren in Texas. Ich hatte einige Unsicherheiten,
aber insgesamt mochte ich mich wirklich
und fihlte mich ziemlich selbstbewusst. Ich
mochte das Alterwerden und tue es immer
noch. Ich bin 45 und mochte wirklich nicht
junger sein.

Gibt es heute noch Tabus in Bezug auf Weib-
lichkeit und den weiblichen Kérper?

EMS Ja.Zum Beispiel das Thema Lust.

LK

Wenn du dir etwas wiinschen kénntest: Mit
welchen Kinstlerinnen (tot oder lebendig)
wirdest du gerne ausstellen?

17 Emily Mae Smith

Ein GroBteil der Erzahlungen
der westlichen Kunstgeschichte
stellt Frauen eher als Objekte,
denn als Schopferinnen dar.
Also habe ich ein Werkzeug
gemalt, um der Kultur den
Spiegel vorzuhalten.

EMS Derzeit ist meine Ausstellung im Magritte-

LK

Museum in Brissel die Verwirklichung die-
ses Traums. Ich habe 32meiner Kunstwerke
in einen Dialog mit den Werken von René
Magritte gesetzt, die auf den drei Etagen des
Museums ausgestellt sind. Sie ist bis zum 2.
Mirz 2025 zu sehen.

Magritte unterscheidet sich von vielen seiner
surrealen Zeitgenossen dadurch, dass er in
einem sehr klassischen, fast konservativen Stil
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arbeitete. Wahrend der Pinselstrich und die
Asthetik der Bildsprache in der Moderne immer
ein entscheidender Faktor waren, blieb Magrit-
te realistisch, fast hyperrealistisch. Seine Mo-
tive waren verstérend. Er zeigte Dimensionen
der Realitat, die es nicht geben konnte. Was
fasziniert dich besonders an diesem Kiinstler?
Ich habe Magritte schon immer geliebt. Ich
denke, er ist ein sehr intellektueller Maler,
sehr sorgfiltig und berlegt, was mir sehr
zusagt. Im Museum in Brissel sieht man
die Bandbreite seines kreativen Schaffens im
Laufe seines Lebens. Es gibt tatsichlich viele
stilistische Verdnderungen in seinem Werk,
da er auf seine Welt und seinen Kontext re-
agiert — es war eine intensive Zeit, in der man
leben musste! Meine Lieblingswerke von
Magritte sind seine ,periode vache“-Werke
aus dem Jahr 1948. Diese Arbeiten wurden
von der Kritik weder gelobt noch akzeptiert.
Es waren Gemalde, die aus einem Gefithl von
Bosheit und Rache entstanden sind.

Einige meiner Gemalde sind
Portale, einige sind Fenster,
einige sind Rahmen, einige
sind Inszenierungen oder Mise
en abyme.

LK Inwiefern stehen deine Gemalde im Dialog mit

Magrittes Bildern? Gibt es Parallelen? Gibt es
Kontroversen?

EMS Das Museum ist in einer Zeitachse seiner
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Werke im Laufe seines Lebens organisiert.
Meine Werke sind als Einwlrfe zwischen und
in seinen Werken im gesamten Museum plat-
ziert. Bei jeder Platzierung wird berticksich-
tigt, dass A) meine Arbeit entweder formal
oder konzeptionell mit seiner in Beziechung
steht und B) der Kontext des 20. Jahrhun-
derts und des Surrealismus betrachtet und
kommentiert wird, da sie sich insbesondere
auf Frauen als Subjekte und Schopferinnen
beziechen. Die Ausstellung ist liebevoll und
kritisch. Wir arbeiten beide mit dem Ersatz-
oder Doppelbild des Kinstlers. Wir arbeiten
beide mit Allegorien, Klassizismus und dem
Fulgangertum als Transzendenz. Wir sind
beide Bilderstirmer*innen. Es gibt noch
mehr — Du kannst Virginie Devillez’ ausge-
zeichneten Essay lesen, der dieses Thema in
dem demnichst erscheinenden Buch tber die
Ausstellung umreif3t.

Gibt es ein Werk von Magritte und eines von
dir, das du besonders spannend findest, wenn
man es nebeneinanderstellt?
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EMS Zu allen 32 Gegenuberstellungen habe ich

etwas zu sagen! Magritte war ein Maler von
bescheidenem Format, wie die meisten Maler
der ersten Hilfte des 20. Jahrhunderts. Da-
durch hatte ich die Gelegenheit mehr mittel-
grofSe und kleine Werke von mir zu zeigen. Ich
finde, dass diese oft am schwierigsten zu ma-
len sind, aber auch die ergreifendsten Bilder,
weil es ziemlich schwierig ist, die Wirkung
in ein kleines Format zu packen. Magritte
macht das wirklich gut; das strebe ich auch an.
Ich freue mich sehr auf den Raum ,,Periode
Vache“ und die Intervention mit meinem Ge-
malde darin. Mein Gemalde ersetzt eines von
Magrittes Werken, das ebenfalls eine sehr rosa
Farbe hatte. Sein entferntes Gemalde zeigte
einen Mann mit Melone, der Gber einer Stadt
schwebte; auf meinem Gemalde sieht man
einen Besen, der in psychedelischer Korper-
bemalung faulenzt. Jedes ist ein angeeignetes
Surrogat fiir den Kiinstler, mit dem wir jeweils
zusammengearbeitet haben.

Ich mag auch eine bestimmte Gruppierung
um ein von ihm in Auftrag gegebenes Portrit —
es gab einige Kontroversen tiber meine kura-
torische Entscheidung in diesem Raum. Eines
meiner Werke zeigt das Bild eines Schweins,
das einige vorsichtige Diskussionen, aber auch
einige herzhafte Lacher hervorrief. Ich kann
mir keine bessere Reaktion vorstellen!

Ich sehe das Surreale als eine Frage des
Bewusstseins

ANMERKUNGEN

1 Vgl. Pressetext der Royal Museums of Fine Arts of
Belgium, https://fine-arts-museum.be/en/exhibitions/
emily-mae-smith-x-rene-magritte

EMILY MAE SMITH
I —

wurde 1979 in Austin, Texas, geboren. Sie lebt und arbeitet
derzeit in New York. Zu den jungsten institutionellen Einzel-
ausstellungen gehoéren: Magritte Museum, Konigliche Museen
der Schénen Kiinste von Belgien, Briissel (2024); SCAD
Museum of Art, Savannah, GA (2020); Wadsworth Atheneum
Museum of Art, Hartford (2019); und Le Consortium Museum,
Dijon (2018). Smiths Werke sind unter anderem in folgenden
Sammlungen vertreten: Albertina, Wien, Osterreich; Brooklyn
Museum, Brooklyn, New York; Consortium Museum, Dijon,
Frankreich; Hirshhorn Museum and Sculpture Garden,
Washington, D.C.; Los Angeles County Museum of Art,

Los Angeles, Kalifornien; The Museum of Contemporary Art,
Los Angeles, Kalifornien; Museum Brandhorst, Miinchen,
Deutschland; und The Whitney Museum of American Art,
New York.
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