Falten und Knicke, Diagonalen und Ovale

Zu den Zeichnungen von Maja Rieder - Anita Haldemann

Maja Rieder zeichnet auf Papier. Dieses Material zu wahlen ist der erste und entscheidende
Schritt bevor sie Pinsel und Farbe in die Hand nimmt. Die Wahl des Papiers ist grundlegend fir
das Zeichnen. Ob es glatt oder strukturiert ist, ob es flissige Farbe abweist oder aufsaugt, ist
so wichtig wie die Grdosse der Pinsel und die Qualitat der Farbe, die die Kiinstlerin benitzt.
Ebenso wichtig ist es, ob sie Papier von grossen Rollen abschneidet oder gegebene Formate
nutzt. In der neuen Serie mit dem Titel Synthesizer (2024) hat sie altere grossformatige Zeich-
nungen wiederverwendet, indem sie diese zu kleineren Formaten zugeschnitten und mit neuen
Zeichnungen uUberarbeitet hat.

Das Papier ist nicht nur passiver Trager oder neutrale Flache, auf der das Zeichnen
stattfindet. Es ist mehr als nur Hintergrund. Es ist Material, das Rieder bearbeitet. Oft faltet
und entfaltet sie es vor dem Zeichnen und lasst so bereits Linien oder ganze Strukturen
entstehen, auf die sie sich im Zeichnungsprozess beziehen kann. Oder sie zeichnet auf das
gefaltete Papier, das sie erst nach dem Zeichnen wieder 6ffnet und vielleicht nochmals faltet
vor dem nachsten Farbauftrag. Das Arbeiten mit dem Papier als dreidimensionales Material
wechselt sich demzufolge mit dem Zeichnen auf dem Papier ab.

Die Falten, die als Grate oder Furchen im Papier sichtbar sind, werden zu Linien im
Papier. Sie lenken die Aufmerksamkeit auf das Material und betonen den Objektcharakter die-
ser Blatter. Das Papier dehnt sich durch die Falten in den Raum hinter und vor dem Blatt aus.
Es gibt weitere Methoden, das Papier als Material zu betonen. In der Serie Clap One Hand hat
Rieder es zugelassen, dass die Leimfarbe auf dem diunnen Papier starke Wellungen hervorge-
rufen hat. Diese «stdren>» die Wirkung der Flachheit. Dies ist ein Effekt, den die Kinstlerin
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immer wieder provoziert. So vermeidet sie es zudem, Farbflachen regelmassig und homogen
mit einer Farbe zu Uberziehen. Es bleiben immer Pinselspuren sichtbar, die darunterliegenden
Schichten und damit Phasen des Prozesses scheinen durch. Zudem I&sst sie es zu, dass Farbe
auch mal unkontrolliert Uber die Begrenzungen hinauslaufen, etwa in die Papierfalten hinein.
Die Bewegung des Pinsels und damit der Kiuinstlerin sind immer sichtbar. Es sind meist grosse
Gesten, die nicht von der Hand allein stammen kdnnen, sondern die Bewegung des ganzen
Armes oder sogar den Einsatz des ganzen Kdrpers der Kiinstlerin nétig gemacht haben.

Bereits 2014 hat Rieder ein Verfahren entwickelt, das zu einzigartigen Effekten fihrt
und ebenso auf dem Falten von Papierbdgen basiert. Fir diese Zeichnungen spannt sie Papier
auf kubusformige Holzgestelle. Eine Auswahl von sogenannten Trommelbildern hat sie 2022
Zeichnungen im Kunsthaus Baselland ausgestellt, die noch lber diese Gestelle gespannt sind.!
In der Regel ist dieser «Vorzustand» wahrend des Zeichnungsprozesses nur erahnbar, denn
die Kinstlerin entfernt das Gerdst, faltet das Papier auseinander und hangt die Zeichnungen
an die Wand, mit Vorliebe ohne Rahmen, damit das Papier in seiner Dreidimensionalitdt wirken
kann. Diese Zeichnungen weisen mehr als nur Knicke und Falten auf. Indem Rieder das Papier
uber die Kanten der Holzkonstruktion zieht, wird es dort, wo es an den Ecken uberlappend
abgeknickt wird, zerknittert. Diese Spuren verdeutlichen wiederum die Beschaffenheit des
Papiers als Material, dessen Bearbeitung unweigerlich Spuren hinterlasst.

Papier ist einerseits fragiles Material. Es knittert und reisst schnell, viel schneller etwa
als Leinwand. Es vergilbt, wenn es zu stark und zu lange dem Licht ausgesetzt ist. Rieder nutzt
einerseits die Verletzlichkeit des Papiers, in dem sie die Spuren der Bearbeitung -eben das
Falten und Spannen und Zerknittern -Teil des Werkes werden lasst. Zugleich |asst sie es in
seiner ganzen Pracht ausdehnen Uber ganze Wéande und grosse Ausstellungshallen hinweg
wie 2017 in der Kunsthalle Baselland. Dort hingen die langen Papierbahnen von der Decke und
waren sogar zu lang fur die ganze Hohe der Wande, so dass sie auf dem Fussboden stiessen
und in den Raum der Betrachtenden ragten.2 Bereits 2009, als sie eben ihr Master-Studium
an der Hochschule fur Gestaltung und Kunst in Basel begonnen hatte, liess sie im Stadthaus
Olten entlang einer Wand mit den Dimensionen von 2,76 x 21 Meter zwolf mit Graphit bearbei-
tete Papierbahnen doppellagig von der Decke hangen (4 x diagonal).®

Schon in dieser Arbeit spielte die Diagonale eine zentrale Rolle, so als wollte Rieder
die horizontal-vertikale Ausrichtung von Anfang an aushebeln. Indem sie meist mit einem brei-
ten Pinsel Tusche oder Gouache von einer Ecke des Papiers in die gegenlberliegende zieht,
misst sie das Papier in seiner gréssten Ausdehnung aus. Wahrend des Zeichnens ist es der
Vorgang, mit dem Pinsel diese breiten und grosszligigen Striche zu ziehen, der im Vordergrund
steht. Den Weg, den sie mit ganzem Korper zurlicklegt, wenn sie den Pinsel Uber das Papier auf
dem Fussboden bewegt, diese Spur, die dabei entsteht, ist im Fokus. Dass dabei lUberraschend
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leicht Zeichen und Symbole entstehen wie Kreuze, Sterne oder Sonnréder, beabsichtigt die
Kunstlerin zwar nicht. Die Zeichnungen kriegen in der Rezeption ein Eigenleben, das sie zu-
lasst.

Wahrend horizontal-vertikale Linien zu Stabilitat tendieren, bringen Diagonalen Be-
wegung ins Spiel. Die vertikale Linie wird tendenziell mit dem aufrechtstehenden Menschen
assoziiert - man denkt vielleicht an die schmalen Skulpturen von Alberto Giacometti oder an
Barnett Newmans Zip-Linie. Die horizontale Linie suggeriert demnach den liegenden, schlafen-
den oder toten Menschen. Die Diagonale verkdrpert der Zustand dazwischen: weder Stehen
noch Liegen, sondern Gehen oder Tanzen klingen an, das heisst Bewegung und Dynamik.
Zudem fuhrt eine Diagonale zur nachsten und somit automatisch zu einem endlosen Prozess
der Weiterentwicklung.

2024 entwickelt Rieder alle bisher erwdhnten Aspekte ihrer Zeichnungen weiter. Die
Ubermalungen der Serie Synthesizer basieren auf dem Quadrat, das mit Diagonalen dynami-
siert wird. Sie reagiert auf die Fragmente alterer Zeichnungen, die sie fir die Wiederverwendung
zugeschnitten hat. Hier sind es nicht Falten, sondern bereits vorhandene Linien und Flachen,
die als Ausgangspunkt fur neue Zeichnungen dienen. Diese sind Uberraschend verspielt, einige
ornamental, und durch die unterschiedlichen Diagonalen und runden Linien, seien dies Ovale
oder Kreise, wirken sie sehr dynamisch. Die abgerundeten Linien fihrt Rieder meist dem
Blattrand oder geraden Linien entlang. Der Titel bezieht sich auf den formalen Prozess des
Zusammenfugens und Verbindens von &lteren und neueren Zeichnungen, von verschiedenen
Schichten von Spuren ihres Pinsels.

In Otto € un numero pari, einer weiteren Serie von 2024, faltet Rieder rechteckige
Blatter. Sie zeichnet zuerst auf die eine Halfte und wenn diese Farbe trocken ist, dreht sie es
um und bearbeitet die andere Haélfte. So enstehen die beiden Zeichnungen, die nach dem
Offnen des Bogens nebeneinander zu liegen kommen, unabhéngig voneinander. Die meisten
dieser Serie hat sie aber nur gefaltet um sie danach wieder zu 6ffnen und als ganze Flache in
einem Durchang zu bemalen. Die Falten, die zum Teil zwei Mal mittig sich kreuzend angelegt
werden und vier Rechtecke bilden, dienen der Zeichnung, die Rieder dann mit dem Pinsel an-
legt. Das Prinzip des Halbierens des Blattes findet ein Echo in Ovalen und Rechtecken, die ein
Viertel oder die Halfte eines Blattes umfassen.

Die dicken ovalen Striche und die diagonalen Spuren bringen eine Dynamik zum Aus-
druck, die mit dem Drehen und Falten oder Wenden der Blatter einhergeht. Die runden Formen
in Kombination mit leuchtendem Gelb und Orange sowie dem intensivem Blau bringen eine
Frohlichkeit zum Ausdruck, die die schwarzen Striche aufheitern. Man spiirt beim Betrachten
dieser Blatter regelrecht den Drang der Kinstlerin, diese Zeichnungen auf ganze Wande und

Raume auszudehnen.
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Da Rieder zum grossen Format und zur grosszlgigen Geste mit Kdrpereinsatz tendiert, bear-
beite sie das Papier gerne auf dem Fussboden. Hier kann sie das Papier jederzeit schieben und
drehen. An der Wand ware ihr korperlicher Bezug zum Blatt fixiert. Auch die Zeichnungen, die
auf dem Papier entstehen, das sie auf die Holzgestelle spannt, &ndern im Entstehungsprozess
die Orientierung. Sie bearbeitet jeweils die obere Flache, die horizontal liegt, kann dann aber
den Kubus drehen und eine andere Seite bearbeiten. Dabei lasst sie immer wieder flussige
Farbe iber den Rand dieser Flache auf alle vier Seiten fliessen.* Wenn sie die Kuben wiederum
dreht und andere Flachen bearbeitet, lauft die Farbe auch Uber Flachen, die bereits Farbe auf-
weisen. Das fuhrt dazu, dass beim Betrachten der Zeichnungen, die aufgefalteten an der Wand
hangen, das Oben und Unten nicht klar ist, denn Spuren fliessender Farbe weisen auf verschie-
dene Richtungen hin.

Dieser Aspekt spielt auch in der Serie Otto & un numero pari eine wichtige Rolle. Die
Kinstlerin zeichnet auch diese Werke auf dem Fussboden, ohne oben und unten zu definieren
und so lasst sie es auch zu, dass sie entweder als Hoch- oder als Querformat an die Wand
gehangt werden. Als Hochformat betrachtet, werden aus einem Blatt zwei Querformate, die
zum Teil auch wieder in zwei Halften geteilt sind. Als Serie betrachtet, illustrieren diese Zeich-
nungen, wie bei Rieder jedes Blatt nur eines von vielen in einer langen Reihe von Weiterent-

wicklungen ist und dass der Prozess wichtig ist — wichtiger als das Resultat.
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Folds and creases, diagonals and ovals

On the drawings by Maja Rieder - Anita Haldemann

Maja Rieder draws on paper. Choosing this material is the first and decisive step she takes
before picking up brush and paint. The choice of paper is fundamental for drawing. Whether it
is smooth or textured, whether it repels or absorbs liquid paint is as important as the size of the
brushes and the quality of the paint she uses. Whether Rieder cuts paper from large rolls or
uses given formats is of equal importance. In the new series entitled Synthesizer (2024),
she has reused older large-format drawings by cutting them down to smaller formats and
reworking them with new drawings.

The paper is not just a passive support or neutral surface on which the drawing takes
place. It is more than just a background. It is material that Rieder treats. She often folds and
unfolds it before drawing, so generating lines or entire structures that she can refer to in the
drawing process. Or she draws on the folded paper, which she only reopens after drawing and
perhaps folds again before the next application of paint. Working with the paper as a three-
dimensional material thus alternates with drawing on the paper.

The folds, which are visible as ridges or furrows, become lines in the paper. They draw
attention to the material and emphasise the object nature of these sheets. The paper expands
through the folds into the space behind and in front of the sheet. There are other methods of
emphasising the paper as a material. In the series Clap One Hand, Rieder has allowed the dis-
temper to create strong undulations on the thin paper. These “disturb” the effect of flatness.
This is an effect that the artist teases out time and again. By so doing, she also avoids covering
colour fields regularly and homogeneously with a single colour. Brush strokes always remain
visible; the underlying layers and thus phases in the process shine through. She also allows
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paint to run uncontrollably beyond the boundaries at times, into the creases of the paper,
for example. The movement of the brush, and thus of the artist, are always visible. These are
usually sweeping gestures that cannot come from the artist’s hand alone, but require the
movement of her entire arm or even the use of her whole body.

Rieder had already developed a process in 2014 that produces unique effects and
that is also based on folding sheets of paper. For these drawings, she stretches paper on cube-
shaped wooden frames. In 2022, she exhibited a selection of drawings in Kunsthaus Baselland
that were referred to as Trommelbilder (drum pictures) that are still stretched over these
frames.! Generally, one can only intuit this “preliminary phase” in the drawing process, since
the artist removes the frame, unfolds the paper and hangs the drawings on the wall, preferably
without any frame, so that the three-dimensionality of the paper can have an impact. These
drawings have more than just creases and folds. Rieder’s pulling the paper over the edges of
the wooden construction creases it where it overlaps on the corners. These marks in turn em-
phasise the constitution of the paper as a material whose processing inevitably leaves traces.

For one thing, paper is a fragile material. It wrinkles and tears quickly, much faster
than canvas, for example. It yellows if it is exposed to too much light and for too long. Rieder
avails herself of the vulnerability of paper by allowing the traces of processing - the folding
and stretching and wrinkling - to become part of the work. Yet she also allows it to expand in
all its splendour across entire walls and large exhibition halls, as in Kunsthalle Baselland in
2017. There, the lengths of paper hung from the ceiling, and as they were even too long for the
full height of the walls, they touched the floor and extended into the viewer’s space.?

As early as 2009, when she had just begun to study for her master’s degree at the
Academy of Art and Design in Basel, she had twelve lengths of paper on which she had drawn
forms in graphite hung in two layers from the ceiling of Stadthaus Olten along a wall measuring
2.76 x 21metres (4 x diagonal).®

The diagonal already played a central role in this work, as if Rieder wanted to unhinge
the horizontal-vertical orientation from the very start. Normally using a broad brush, she draws
in ink or gouache from one corner of the paper to the opposite corner, thus passing over the
paper’s full extension. While drawing, it is the actual act of drawing these broad and generous
strokes with the brush that takes centre stage. The focus is on the path that she covers with
her entire body as she moves the brush across the paper on the floor - the trace that is created
in the process. The surprisingly easy emergence of signs and symbols such as crosses, stars
or sun wheels in this artistic process is not what the artist intends. At the moment of being
viewed, the drawings take on a life of their own which she allows.

While horizontal-vertical lines tend to suggest stability, diagonal lines bring movement
intoplay. The vertical line tends to be associated with a person standing upright - one might
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think of the slender Alberto Giacometti sculptures or of Barnett Newman’s ‘zip’ line. The
horizontal line consequently suggests a lying, sleeping or dead person. The diagonal line
symbolises the in-between state: neither standing nor lying, but walking or dancing come to
mind, i.e. movement and dynamism. Moreover, one diagonal leads to the next and thus auto-
matically to an endless cycle of further development.

In 2024 Rieder has continued to advance all the aspects of her drawings mentioned
so far. The superimpositions in the Synthesizer series are based on the square, which is
rendered dynamic with diagonals. She responds to the fragments of older drawings that she
has cut to size for reuse. Here it is not folds but existing lines and surfaces that serve as the
starting point for new drawings. These are surprisingly playful, some ornamental, and the dif-
ferent diagonals and round lines, whether ovals or circles, give them a very dynamic effect.
Most of the time Rieder draws the rounded lines along the edge of the sheet or along straight
lines. The title refers to the formal process of merging and connecting older and newer draw-
ings, different layers of her brush strokes.

In Otto € un numero pari (Eight is an even number), another series dated 2024,
Rieder folds rectangular sheets. She first draws on one half and when this paint is dry, she
turns the paper over and works on the other half. In this manner, the two drawings, which lie
next to each other when the sheet is opened out, are created independently of each other.
However, she only folded most of the sheets in this series in order to reopen them and paint
the entire surface all at once. The folds, some of which cross twice in the centre forming four
rectangles, are used for the drawing, which Rieder then renders with a brush. The principle of
folding the sheet of paper in half is echoed in ovals and rectangles that encompass a quarter
or half of a sheet.

The thick oval strokes and the diagonal traces express a dynamism that goes hand
in hand with the rotating and folding or turning of the sheets of paper. The round shapes com-
bined with bright yellow and orange and the intense blue hue express a gaiety that brightens
up the black strokes. When looking at these sheets, one can really feel the artist’s urge to
extend these drawings over entire walls and rooms.

As Rieder tends towards large formats and generous gestures involving physical
effort, she likes to work on the paper on the floor. There she can push and turn the paper at
any time. Working on the wall would fix her physical relationship to the paper. The orientation
of the drawings that are produced on the paper which she stretches on the wooden frames
also changes during the creation process. She works on the upper surface, which is horizontal,
but can then turn the wooden cube and work on another side. In doing so, she repeatedly
allows paint to drip over the edge of this surface onto all four sides.* If she turns the cube again

and works on other areas, the paint also runs over surfaces that have already been painted.
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Consequently, when viewing the drawings which hang unfolded on the wall, the top and bottom
are not clear, as traces of dripping paint point in different directions.

This aspect also plays an important role in the series Otto € un numero pari. The artist
also drew these works on the floor without defining top and bottom, so she also permits them
to be hung on the wall in either portrait or landscape format. Viewed in portrait format, one
sheet becomes two landscape formats, some of which are again divided into two halves.
Viewed as a series, these drawings illustrate how, for Rieder, each sheet is just one of many in
a long series of further developments and that the process is important - more important than
the result.
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