
Als ich Maja Rieder in ihrem Atelier besuchte, sind mir zuerst die Spuren am Boden aufgefallen. 
Es sind Farbränder, die davon herrühren, dass die Künstlerin am Boden zeichnet. Sie legt meh-
rere Papierbögen nebeneinander auf dem Fussboden aus und zeichnet mit breiten Pinseln von 
Blatt zu Blatt. Grosszügig und manchmal über die Papiere hinaus, was die farbigen Ränder  
erklärt. Die Werke bleiben als Leerstellen zurück, sobald Rieder sie an die Wand hängt um sie  
auf ihre Gültigkeit hin zu prüfen. Im Interview erklärt die Künstlerin im Detail, wie sie bei ihrer 
Arbeit vorgeht.

Linda Schädler: Du führst Deine Zeichnungen jeweils am Boden aus, was eine an-
dere Herangehensweise ist, als wenn Du ein Blatt in der Hand halten oder es an der 
Wand befestigen würdest. Wie wichtig ist Dir bei der Arbeit am Boden das Perfor-
mative, oder anders ausgedrückt: Wie wichtig ist Dir der Einsatz des Körpers und 
sein Verhältnis zum liegenden Blatt?

Maja Rieder: Das Prozesshafte ist mir sehr wichtig. Ich zeichne, wie Du sagst, im Normalfall am 
Boden, wobei ich nicht nur an einem Blatt, sondern parallel an vielen Blättern arbeite. Das heisst, 
dass ich ‚ein Set‘ an Strichen auf ein Blatt setze, zum nächsten gehe und dort weiterarbeite und 
so weiter, bis ich wieder beim ersten ankomme. Bei einzelnen Werken füge ich dann eine zweite 
Ebene an Strichen dazu – oder ganze Farbflächen. Ich führe also gleichzeitig mehrere Werke 
aus. So können die verschiedenen Schichten trocknen. Doch eigentlich geht es mir vor allem 
darum, nicht vorab gedanklich alles durchdacht oder gar bis ins Detail konstruiert zu haben. Ich 
suche das Absichtslose. Daher kommt mir dieser rasche Prozess sehr entgegen.
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LS: Das heisst, dass Du in dieser Phase zügig arbeitest. Wann entscheidest Du, 
wann und ob eine Zeichnung zu einem gültigen Werk wird?

MR: Es geht mir beim Akt des Zeichnens noch nicht um eine Entscheidung, sondern ums Ma-
chen. Mit einer Auswahl beginne ich, indem ich die Werke an die Wand hänge und sie aus der 
Distanz anschaue. Denn es ist ein Unterschied, ob ich beim Arbeiten aus der Vogelperspektive 
auf die Blätter schaue oder ob ich vor ihnen stehe. Zum Teil lege ich aber Zeichnungen auch für 
eine lange Zeit zur Seite, nehme sie später wieder hervor und bearbeite sie weiter. Mich interes-
sieren die Spuren, Flecken oder Striche, die sich bereits darauf befinden. Das gibt mir Anhalts-
punkte, auf die ich reagieren kann, da alles noch ganz offen ist.

Im Atelier hängt eine Gruppe von neuen Arbeiten an der Wand, die mit dickem Pinsel ausgeführt 
sind. Auf zum Teil farbig gemaltem Hintergrund hat Maja Rieder breite Linien gezogen, die Kreu-
ze, Ovale und weitere an geometrische Formen erinnernde Zeichen bilden. Alle Zeichnungen 
sind dadurch charakterisiert, dass sie Symmetrien aufweisen, ohne allerdings Spiegelungen zu 
sein. Vielmehr würde ich den Aufbau als Variationen auf die Symmetrie nennen.

LS: Mir fällt auf, dass bei Dir die Symmetrie eine grosse Rolle spielt. Die einzelnen 
Werke weisen eine deutliche Zweiteilung auf: rechts-links, oben-unten, und oft 
taucht auch die Diagonale oder ein X auf – sowohl als gezeichnete wie auch als 
gefaltete Linie. Wie wichtig ist Dir Symmetrie und welche Rolle spielen dabei die 
Faltungen?

MR: Mit Falten habe ich angefangen, um eine Mitte zu haben, das heisst, dass ich zu Beginn des 
Zeichnungsprozesses falte. Es geht mir darum, einen klaren Ausgangspunkt zu schaffen. Dieser 
Ausgangspunkt kann aber auch eine Linie sein, die diagonal von einer Ecke zur anderen führt 
oder ein X. Ich sehe dies als eine Art Vorvermessen. Anschliessend verwende ich drei bis vier 
Formen, die ich auf das Blatt setze. Es stimmt, dass die Zeichnungen oft im weiteren Sinne sym-
metrisch angelegt sind. Formen und Farben in einem Blatt wiederholen sich auf eine Weise, dass 
sie vom Gewicht, was die Wirkung angeht, ausgewogen sind.

LS: Du hast nun ebenfalls das X erwähnt und in der Tat ist es so, dass ich mich 
motivisch bei Deinen Werken an Piktogramme oder an Buchstaben erinnert fühle. 
Legst Du hier bewusst Spuren aus? Ich frage, weil ich den Eindruck gewinne, dass 
Deine Zeichnungen stets eine grosse Offenheit haben und es Dir nicht um eine 
eindeutige Interpretation zu gehen scheint.

MR: Beim X und der Diagonalen entsteht eine Nähe zu Buchstaben oder römischen Zahlen.  
Das finde ich interessant, insbesondere, weil man in der Form einerseits einen Buchstaben mit 
Bedeutung sehen kann, sie andererseits aber auch nur als Einteilung, beziehungsweise als  

Gliederung einer Fläche auffassen kann. Diese Offenheit finde ich wichtig. Zudem hat das X 
etwas Verneinendes, man streicht durch, und gleichzeitig kreuzt man etwas damit an, das gel-
ten soll. Hier taucht eine grosse Vielschichtigkeit auf.

LS: Und wie ist es mit Spuren hin zum Visuellen? Gewisse Formen könnte man etwa 
auch als Berg interpretieren. Trotzdem scheint mir, dass es eher Zeichensysteme 
sind, auf die Du referierst.

MR: Nein, visuelle Analogien interessieren mich nicht. Da ich aus der Vogelperspektive arbeite, 
ist mein Blick auf die Arbeit ein anderer. Alle Blätter könnten auch anders ausgerichtet werden. 
So wie ich mich im Zeichnungsprozess um das Papier bewege, so haben sie auch nach ihrer 
Vollendung keine einzig gültige Ausrichtung.

Maja Rieder trägt Schicht um Schicht aufs Papier auf. Dabei kann das Papier vollständig mit einer 
oder mehreren flächig aufgetragenen Farben bedeckt sein, über die die Künstlerin einzelne Stri-
che legt. In anderen Fällen zieht sie nur Linien in unterschiedlicher Dichte über ein ansonsten 
leeres, das heisst weisses Blatt. Typisch für Rieder ist es, weder absolut akkurate Striche zu 
ziehen, wie es etwa für die Konkrete Kunst charakteristisch ist, noch ein gestisch freies und un-
gestümes Liniengewirr zu kreieren, wie es im Abstrakten Expressionismus der Fall ist. Rieders 
Striche sind von Hand gezogen, austariert, sorgfältig und doch immer eindeutig ohne technische 
Hilfsmittel umgesetzt.

LS: Mir fällt auf, dass Du die Farben nicht mischst, sondern sie direkt aufs Blatt  
aufträgst. Was ist Dir dabei wichtig?

MR: Ich verwende oft hoch pigmentierte Tusche, die ich mit dem Flachpinsel auftrage. Dadurch 
entstehen – je nach Verdünnung – mehr oder weniger transparente Schichten. Das heisst, dass 
sich durch die Überlagerung verschiedener Farben neue Töne ergeben. So entsteht etwa ein 
dunkles Violett, wenn ich Blau auf Schwarz setze.

LS: Genauso wichtig wie die Farbe ist das Trägermaterial, das bei Dir das Papier ist. 
Wählst Du immer dieselbe Sorte aus oder beziehst Du die verschiedenen Struktu-
ren von unterschiedlichen Papieren mit ein?

MR: Ich wechsle die Papiere ab. Sehr gerne arbeite ich mit rauen, offenen Sorten, dann auch mit 
dünnem, gestrichenen oder Japan-Papier. Beim sogenannten Japan- Papier bevorzuge ich das 
«Kozo», das aus Maulbeer hergestellt ist. Es ist erstaunlich stark und widerstandsfähig. Die 
Wahl der Papiere bestimmt das Format der Arbeit, so bilden das Seitenverhältnis der Papierfor-
mate und die Qualität des Papiers den Ausgangspunkt und bestimmen die nächsten Schritte der 
Arbeit. Die Auswahl der handelsüblichen Formate wird leider immer kleiner … Oft arbeite ich mit 
Rollenpapier. Da ist die Breite der Rolle jeweils vorgegeben, die Länge kann ich selber bestimmen.
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LS: Ich denke, dass bei Dir das Papier ein wichtiges Gestaltungsmittel ist. Da ist 
zum Beispiel die bereits angesprochene Faltung, mit der Du eine Linie zum Aus-
druck bringen kannst, ohne sie mit dem Pinsel zu zeichnen. Gibt es auch andere 
Elemente, die Dich interessieren?

MR: Ja, ich falte das Papier nicht nur, sondern nässe zum Teil alles. Oder nässe es und falte es 
anschliessend wie ein Origami. Lege ich es anschliessend wieder auseinander, so ist eine Patina 
entstanden: Man sieht Farbspuren, ja sogar einen Abklatsch. Man könnte sagen, dass damit 
eine gewisse Eigenständigkeit oder ein Eigenleben des Papiers eine Rolle spielt, die ich pro
duktiv nutze.

LS: Wenn ich Deine neue Werkgruppe anschaue, die im Atelier an der Wand hängt, 
ergeben sich zahlreiche Farb- und Formentsprechungen. Verstehst Du eine Zeich-
nungsgruppe als zusammengehörige Serie? Oder sind dies einzelne Werke, die 
zufällig nebeneinander hängen?

MR: Die Werke sind vom Prozess her gleichzeitig entstanden. Insofern sehe ich in ihnen eine Art 
Serie, wobei mir die Bezeichnung der ‚Gruppe’ lieber ist. Trotzdem verstehe ich jedes Werk als 
Einzelwerk. Das Arbeiten in Serien ist für mich naheliegend, es ermöglicht mir das Spektrum 
offen zu halten. Nach Abschluss hänge ich die Werke an die Wand, wechsle sie aber auch zum Teil 
wieder aus und stelle sie anders zusammen. Die Blätter bestärken einander durch die Ähnlich-
keit ihrer Zeichnung, machen zugleich aber deutlich, dass der Fächer an Möglichkeiten gross ist: 
Diese Offenheit ist die Grundbedingung, um ‚Setzungen’ zu machen. Jedes Blatt behauptet‚ so 
soll es sein’, jedes aber ist anders. Es wird deutlich, dass die Gültigkeit jeder Konstellation nur 
jeweils bis an die Ränder des Papiers reicht. 

Clap one hand
No. 9
2023
Leimfarbe auf  
Papier
200 x 125 cm
Courtesy
Maja Rieder und 
Tony Wuethrich 
Galerie, Basel

82 83



What first struck me when I visited Maja Rieder in her studio were the traces of paint on the 
floor, fringes resulting from that fact that the artist draws on the floor. She lays several sheets 
of paper on the floor one beside the other and draws from page to page using a broad brush, 
lavishly and sometimes going beyond the edges of the paper, which leads to the colour edges. 
Once Rieder hangs them on the wall to examine their validity, the works leave vacant spaces 
behind on the ground. During our conversation the artist explains in detail how she proceeds in 
her work.

Linda Schädler: You do your drawings on the ground, which is very different to 
holding a sheet in your hand or attaching it to a wall. How important do you consider  
the performative aspect of working on the ground, or to put it another way, how 
important is the use of your body and its relationship to the horizontal sheet?

Maja Rieder: For me, the processual aspect is very important. As you say, I normally draw on the 
floor, working not just on one sheet, but on several sheets parallel. That means, I apply ‘a set’ of 
lines to a sheet, move to the next and work there, and so on, until I am back at the first sheet. In 
some works I then add a second level of lines – or whole colour fields. That is to say, I carry out 
several works at the same time. In that way, the different layers can dry. My actual aim is not to 
have thought everything through in advance or constructed it in detail. What I seek is the unin-
tentional. So this swift process is very suitable for me.

LS: In this phase, therefore, you work swiftly. When do you finally decide if a draw-
ing has become a valid work?

Variations on Symmetry.
Linda Schädler in conversation with Maja Rieder

MR: During the drawing process I’m not concerned with deciding, but with doing. The selection 
process begins when I hang the works on the wall and view them from a distance. The decisive 
thing after all is whether I look at the sheets from a bird’s eye view while working. Or whether I’m 
standing in front of them. Sometimes I put drawings aside for a long time, then take them out 
later and work on them again. I’m interested in the traces, spots or lines that are already on 
them. These provide me with pointers to which I can respond, given that everything is still quite 
open.

On the wall of her studio is a group of new works done using a broad brush. Rieder has drawn 
wide lines on a partly painted background. These form crosses, ovals and other signs reminis-
cent of geometric forms. What characterises all the drawings is that they feature symmetries, 
albeit without being reflections. I would prefer to call the structure variations on symmetry.

LS: Symmetry evidently plays an important role in your work. The individual works 
are clearly two-part: right-left, top-bottom, often a diagonal or an X turn up – both 
as a drawing and as a folded line. How important do you regard symmetry, and 
what role do the folds play in it?

MR: I began with folds, so as to have a middle, meaning that at the beginning of the drawing 
process I make a fold. It’s about creating a clear starting point. This latter, however, can also be a  
line leading diagonally from one corner to the other, or an X. I regards this as a kind of prelimi-
nary surveying. Then I use three to four forms which I apply to the sheet. I agree that the draw-
ings are often symmetrical in the broadest sense. Forms and colours on one sheet are repeated 
so that they are well balanced in terms of their impact.

LS: You have just mentioned the X, and the fact is that the motifs in your works 
remind me of pictograms or letters. Are you deliberately laying out trails? I’m ask-
ing you this because I get the impression that your drawings are always very open 
and that you don’t seems to be worried about a conclusive interpretation.

MR: The X and the diagonals do come close to letters or Roman numerals. I find that interesting, 
especially as a form can be understood as a letter with meaning, on the one hand, and on the 
other, also just as a division of a plane. I regard this openness as important. What is more, there 
is also something negative about an X; you X or cross something out and at the same time you 
can tick off or mark something that is deemed significant with an X. There is great complexity 
involved here.

LS: And what about traces and visualisation? Certain forms could also be inter
preted as mountains, and yet it seems to me that you are referring more to sign 
systems.
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MR: No, I’m not interested in visual analogies. Because I work from a bird’s eye view, my view of 
the work is different. The sheets could all also be orientated differently. The way I move around 
the paper during the process of drawing means that the drawings also have no single orientation 
once they are complete.

Maja Rieder applies layer after layer to the paper. In the course of this, the paper can be covered 
completely with one or several layers of flatly applied paint on top of which the artist places  
individual lines. In other cases, she simply draws lines of different density on a sheet that is 
otherwise blank, meaning white. What is typical for Rieder is that she neither draws absolutely 
accurate lines – a characteristic of concrete art, for example – nor does she create a gesturally 
free and impetuous tangle of lines, as is the case in Abstract Expressionism. Rieder’s lines are 
drawn by hand, balanced, carefully applied and yet obviously always without technical aids.

LS: I notice that you don’t mix the paints but apply them directly to the sheet. In 
what way is this important to you?

MR: I often use highly pigmented drawing ink, which I apply with a flat brush. This results in more 
or less transparent layers, depending on the degree of dilution. That means that the superimpo-
sition of the different colours creates new shades. When I put blue on black, for example, I get a 
dark purple.

LS: In your case, the carrier, that is the paper, is as important as the colour. Do you 
always choose the same type, or do you integrate the different structures of differ-
ent kinds of paper?

MR: I alternate the papers. I really like working with rough, open types of paper, then again also 
with thin laid, or Japanese, paper. Of the Japanese papers I prefer “Kozo”, which is made from 
mulberry. It is amazingly strong and resistant. The choice of paper partly determines the size  
of the work. The aspect ratio of the paper formats and the quality of the paper form the point of 
departure and shape the next stages in a work. Unfortunately, the selection of commercially 
available papers is getting smaller and smaller … I usually work with roll paper. In which case the 
width of the role is predefined, but I can determine the length myself.

LS: I imagine that the paper is an important design element for you, for example, 
the above mentioned folding with which you can lend expression to a line without 
drawing it with a brush. What other elements are of interest to you?

MR: Yes, I not only fold the paper, I also partly moisten everything, or moisten it and then fold it, 
like in origami. If I then unfold it, it has taken on a patina. You see traces of colour, even an im-
pression. You could say that the paper assumes a certain autonomy or a life of its own here, and 
I make a productive use of that.

LS: When I look at your new work group hanging on the studio wall, I see numerous 
correspondences in colour and form. Do you regard a group of drawings as belong-
ing together in a series? Or are these individual works that are hanging beside one 
another more by chance.

MR: The works were created at the same time and in the same process, so I do see them as a 
kind of series, although I prefer the term ‘group’. Nevertheless, I regard each work as individual. 
For me, working in series is natural. It enables me to keep the range open. When I’m finished I 
hang the works on the wall, but I also exchange some of them again or assemble them different-
ly. The sheets reinforce each other due to the similarity of the drawing, but at the same time they 
clearly indicate that the range of possibilities is large. This openness is the basic condition for 
‘positing’ something. Each sheet insists that “it should be just so”, but each sheet is different. 
What emerges is that in each case the validity of each constellation only extends to the edges 
of the paper.
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