
André Heller über Jeanne Szilit

Es gibt phantasiebegabte Wesen, die in allem, was sie in der Wirklichkeit sehen, immer auch
noch anderes wahrnehmen. Sie wissen um das Rot im Grün, um das Eckige im Runden, um
den Teufel im Engel, das Eis in der Glut, und verbringen ihre Zeit mit spannenden Spielen, an
deren Ergebnissen sie uns, wie Jeanne Szilit, freigebig teilnehmen lassen. Wäre sie noch ein
Teenager, würde ich ihr auf der Strasse nachrufen: Seht, da geht die kleine Jeanne, die uns so
erstaunen kann! Aber da sie eine erwachsene, zu Recht geachtete, und immer erfolgreicher
werdende Künstlerpersönlichkeit ist – rufe ich ihr dasselbe nach!   



Carl Aigner · SCHAU-PLÄTZE DES UNSICHTBAREN
Photographie als punktierter Augenblick im Werk von Jeanne Szilit 

Lange Zeit galt das Faszinosum der Photographie ihrem Vermögen der „detailgetreuen“ Abbildung. Die sichtbare Welt verwan-
delte sich zu einem Arsenal von real Vorhandenem, scheinbar zu einem visuellen Archiv der Endlichkeit. Im selben Jahrhundert, in
dem die Photo-graphie auf den Plan trat, schrieb Friedrich Nietzsche seinen legendären Satz „Gott ist tot.“ Wie ein Echo darauf
entwickelte die Photographie erstmals in der Geschichte eine „zertifikatorische“ Kraft der Bilder (Roland Barthes). Auf diese
Weise erfuhr das visuell Sichtbare eine neue Form seiner existentiellen Bestätigung.
Doch mit der Zeit entstanden zahlreiche weitere Parameter des Piktoralen, die eine fundamentale Neukonstitution von Wahrneh-
mung, Welt und Bild erschufen. Weit über ihr Abbildungspotential hinaus wurde die Photographie in einer neuen Vermählung
von Licht und Zeit zur „Kunst des Unsichtbaren“. Sie ist in der Geschichte der Bilder damit auch jenes Bildmedium, welches in 
anthropologischer Hinsicht erstmals etwas für das Auge nicht Sichtbares in materiell Sichtbares zu verwandeln vermag. Photogra-
phie beruht auf dem Prinzip belichteter Zeit und ist somit das erste Zeit-Bild, das „Interface“ von Zeit und Licht in der Geschichte
der Bilder. Aus ihrer interaktiven Entität resultiert das Faktum, dass sie durch das Prinzip Zufall bzw. Non-Intentionalität ein spezifi-
sches „Unbewusstes“  sichtbar zu machen vermag. Erstmals gibt es nun Bildsujets, die nicht intentional auf einem Bild aufschei-
nen, sondern durch flexible Wahrnehmung im Moment der Aufnahme, also Zulassen von Veränderung, Bewegung und
Zufälligkeit ins Bild gekommen sind. 
In den Arbeiten von Jeanne Szilit figuriert das Zufällige, Unbeabsichtigte, jedoch in Wahrheit exakte Punktieren eines signifkanten
Moments, bestehend aus oft konträren emotionalen und visuellen Interpretationsangeboten, als Via Regia ihrer Bildcodierung.
Bildnerisch häufig aus dem filmischen Ansatz entwickelt, wirken diese Photographien wie ein visueller Kontrapunkt zum Fließend-
Narrativen des Films. Nicht mehr ein narrativer Zeitablauf wie im Film ist vorrangig, sondern einzig der durch Photographie ge-
schaffene Zeitmoment. 
Szilit schneidet Zeitstücke, dekonstruiert den Fluss eines Geschehens in tausend mikroskopische Bildaugenblicke. Ihre Photogra-
phie „tötet nicht den Augenblick“, wie Botho Strauss schrieb, sondern punktiert die Zeit, tätowiert einen Moment mittels Licht, kon-
stituiert ihn als aufgehobene Zeit, als deren Plötzlichkeit. Damit entsteht eine neue Emotionalität des Bildlichen, die weit über das
Atmosphärische traditioneller Bilderwelten hinausführt. Im Wesentlichen rührt die neue Emotionalität dieser Photographien aus
einer neuen Authentizität des immateriellen Austausches von Bild und Gezeigtem. 
Anders als bei Malerei, Zeichnung oder beim digitalen Lichtbild referiert die Photographie üblicherweise die Relikte realer Visuali-
tät. 
Bei Szilit überschreitet das photographische Bild jedoch diese Grenze des Faktisch-Realen, und wird per se zu einer Erinnerungs-
spur, die den Betrachter durch Inversion von Raum und Zeit in einen Zustand des Halluzinatorischen versetzt.
Nicht nur der „moment décisif“ (Henri Cartier-Bresson) oder die visuelle Einmaligkeit einer Erscheinung allein sind für Szilit maß-
geblich, sondern eine Art extremer Aufmerksamkeit hinsichtlich emotional aufgeladener Bildtransformationen. Es sind „gestische“
Photographien, flüchtig in ihrer scheinbar beiläufigen Signifikanz, ungreifbar, fast unnahbar und immateriell in ihrer pikturalen 
Gestik.  
Die Verfahrensweise der Diffusion, nicht selten durch das Prinzip Schärfe-Unschärfe bedingt, ermöglicht die vibrierende Balance
einer Bildmagie, in der sich Vergangenheit, Gegenwart und Zukunft fließend, verführerisch und geheimnisvoll manifestieren.
Mitnichten ist das photographische Bild hier objektiv – nicht nur deshalb nicht, weil es eine subjektive Form pikturaler Wahrneh-
mung  und Interpretation von Welt und Wirklichkeit repräsentiert, sondern vor allem, weil die Künstlerin in ihrer Herangehens-
weise eine singuläre und radikale Subjektivität zu begründen vermag. Sie demonstriert dies in eindringlicher Weise. Sie trassiert,
legt Spuren, metaphorisiert und metonymisiert die erinnerte Wirklichkeit. In ihren dokumentarischen Formen paradoxiert sie sogar
die Erinnerung, macht sie zum fragmentierten Faktum einer Gegenerinnerung, und diese zu ihrem Faktotum. Es geht ihr nicht um
die Faktizität von Visuellem und dessen Objektivierbarkeit. Der Pulsschlag der Photographie, ihr Stigma, ihre Landmark, ist die
Konstitutierung der unverwechselbaren Subjektivität des Nicht-Wiederholbaren. 
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Carl Aigner · IDYLLE UND ABGRUND

Idyllisch, märchenhaft und schemenhaft gespenstisch wirken die farbphotogra-
phischen Werkserien der Künstlerin Jeanne Szilit, die zwischen Film und Pho-
tographie zu changieren scheinen. Im Wechselspiel von Licht und Schatten,
von Hell und Dunkel werden Szenarien gezeigt, die nicht nur die Grenzen
zwischen Sichtbar und Unsichtbar verschwimmen lassen, sondern auch jene
zwischen Realität und Imagination. In ihrem narrativen Gestus sind sie Imagi-
narien, die auf nahezu hypnotische Weise die  ästhetische Verschmelzung
eines Moments bewusster und unbewusster Wahrnehmung repräsentieren.
Aus dieser neuen Form von Wahrnehmung ergibt sich das Ineinander von Un-
bewusst und Bewusst, Sichtbar und Unsichtbar, da die spezifische Implikation
von Zeitlichkeit das Räumliche extemporiert. Partikel des Realen werden im
bildnerischen Prozess zu Fragmenten fixierter Erinnerung. In subtiler Weise
lösen sich Bildräume auf in flüchtige Impressionen, gerinnen Bilder zu luziden
Erscheinungen, zu erinnerten Traumgebilden, zu puren Licht- und Farbräumen,
zu Imaginärem aus Sehnsucht, Begehren, Wehmut und Melancholie. 
Sigmund Freud beschrieb die Traumarbeit als Prozess der Verschiebung und
Verdichtung, der Metonymie und Metaphorik von realen Erlebnispartikeln zu
neuen Bildgefügen. Im Bild des „Wunderblocks“ legt er dar, dass diese sich
unweigerlich und unvergänglich als Gefühl in den seelischen Apparat ein-
schreiben. Nicht nur, dass er damit die erste archäologische Bildtheorie for-
mulierte, er wies auch nach, dass Therapiearbeit wie traumartige Bildarbeit
funktioniert. 
Jeanne Szilit ist sich in ihren „Broken Moments“-Bildszenarien dessen nicht nur
bewusst, sondern realisiert dies als essentielle Bildstrategie: „Als Photographin
interessiert mich das Anhalten eines Geschehens und das Zeigen der in die-
sem Moment offenen, oft sogar ‚unheimlich offenen’ Möglichkeiten der Wei-
terentwicklung im Sinne einer multiplen Interpretierbarkeit von Situationen“.  
Urbane, filmische und sehr intime Momente, artifizielle Räume oder Natur-
fragmente bilden das Imaginationstheater der Photographin. Nähe und Di-
stanz, Tag- und Nachtlichter formieren sich zu phantastischen Szenarien des
Alltäglichen, des nur scheinbar Bekannten, das hier stets ungeahnte Ab-
gründe bereithält. Die Wirklichkeit erscheint als Katapult, als Transformations-
riemen für die Komplexität des Wahrnehmens, in der die Weite des „inneren“
Blicks die Motive formatiert. Es gibt kaum bildliche Finalitäten, nichts ist end-
gültig, alles ein Provisorium des Unendlichen, Offenen. 
Wie überhaupt Jeanne Szilit in berührender, fast zärtlicher Weise das Transi-
torische des Daseins und seiner Erinnerungsspuren „einzufangen“ imstande
ist. Das photographische Licht wird zu behutsamen Fingerkuppen, die uns
deren Berührtheit und Tangibilität als visuelle Intelligibilität veranschaulichen.
Letztendlich ist die Zerbrechlichkeit des Lebens selbst das verborgene Thema
der Erkundungen dieser Photographin. Und es ist die große visuelle „Musikali-
tät“, die Kraft der Rhythmisierung dieser Bildkompositionen, die ein Konzert
der Blicke ergibt. 
Durch die künstlerische Auseinandersetzung mit unterschiedlichen, von allen
Menschen geteilten Erinnerungspotentialen macht Jeanne Szilit nicht nur einen
neuen ästhetisch-emotionalen Diskurs zwischen Werk und Betrachter möglich,
sondern setzt zudem einen Vitalisierungsprozess subjektiver Interferenz in
Gang, der uns wie eine Nabelschnur mit unserer eigenen Erinnerungswelt
verbindet, dem subjektiven Kosmos des Unersetzbaren.
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Rainer Metzger · THE SUBLIME IS NOW
Zu Jeanne Szilit's neuer Serie „Trance Diary Albums“

„Während es in der Kunst vormals etwa darum ging, das Bewußtsein des Rezipienten aufzuklären oder zu läutern, hatten Bilder
in Lehrbüchern oder Magazinen die Aufgabe, einen Sachverhalt zu veranschaulichen oder Wissen zu transportieren. Von sol-
chen Pflichten sind die meisten Bilder heutzutage entlastet, und indem sie nichts zeigen oder gestalten müssen, können sie auch
gleichförmig, flach oder lapidar werden, sich darin erschöpfen, Anmutung zu sein, sich anderen Bildern anschließen, geradezu
mit ihnen verschmelzen. 
Anders formuliert: Was liegt näher als ubiquitäre Unschärfe, wenn das Bild selbst nicht mehr bildend zu sein hat?“
Wolfgang Ullrich hat das formuliert, als er im Jahr 2002 der Unschärfe ihre Geschichte schrieb. Ubiquitär sei diese Unschärfe
geworden, in der Kunst bei Gerhard Richter, in der Fotografie bei Thomas Ruff, in der Werbung sowieso, Symptom der längst
außer Kraft gesetzten Geltung des Piktoralen. Bilder müssen nichts mehr zeigen in der Gegenwart, sie sind entlastet, dispensiert,
entmachtet. Die Moderne hatte vorgeführt, dass nichts in den Bildern ist, was nicht auf ihnen drauf ist. Jetzt wird deutlich, dass
auch nichts auf ihnen drauf sein muss. Unschärfe ist die Absage an alle Bedeutung.
Es gibt aber ein eigenartiges Dementi zu dieser Diagnose, das Ullrich selber, ganz am Anfang, im Vorwort, als seltsame Pflicht-
übung, in seinen Text einstreut: Unschärfe, heißt es hier, erscheint „als Stilmittel einer Ikonographie der Katastrophe“. Das ist nicht
weniger als das Gegenteil zum anschließend Gesagten, und wahrscheinlich kommt man den Arbeiten von Jeanne Szilit sehr viel
näher, hält man sich an dieses Diktum. Zunächst ist festzustellen, dass diese Fotoarbeiten ihrerseits ubiquitär Unschärfe inszenie-
ren, Undeutlichkeit, verwischte Konturen, amorphe Farbfelder, Weichzeichnereffekte, Verblassen, Überbelichtung und insgesamt
alle Möglichkeiten einer Abstrahierung, die durchscheinen lässt, dass am Grunde aller Formalität die Referenz auf Wirklichkeit
steht. Fragen wir also nach dem Sinn dieser Absagen an Klarheit. 

Das Unheimliche

Ihre Motive, sagt die Künstlerin selbst, „zeigen ihre immaterielle Präsenz im sie umgebenden und sich von ihnen leerenden Territo-
rium, in dem sie als pure Imagination bald nahtlos verschwinden werden. Dadurch offenbart sich ihre Verwurzelung im Nichts.“
Die Moderne hat einen Terror kennengelernt, der schlimmer ist als die Hölle, die das Schrecklichste war, was es vorher gegeben
hatte. Schlimmer als alles ist jetzt die Tatsache geworden, dass nichts ist. Nichts, kleingeschrieben, und so bricht sich die „Mala-
die du siècle“ des 19. Jahrhunderts die Bahn. Schlimmer als die Hölle ist das Irgendwie. In der Entdeckung eines solchen „Ennui“
fand die Ästhetik nunmehr ihre Zukunft. Hier hat eine neue Simultanität, jene von Heimelig und Unheimlich, ihren genuinen Ort.
Es hat sich angeboten, Szilit’s „Trance“- Gebilde mit Sigmund Freud in Verbindung zu bringen, mit der Traumarbeit etwa und dem
Wunderblock. Ein weiterer Bezug wäre: Das Unheimliche. An den Anfang seines 1919 erschienenen Klassikers zu diesem
Thema setzt Freud ein langes Zitat aus dem Wörterbuch. „Am interessantesten ist“, so Freuds Resümee, „daß das Wörtchen
,heimlich’ unter den mehrfachen Nuancen seiner Bedeutung auch eine zeigt, in der es mit seinem Gegensatz ,unheimlich’ zusam-
menfällt“. Dieser Synonymität widmet er die folgenden Ausführungen, und Jeanne Szilit  scheint diese Ausführungen sehr genau
zu kennen. Der Terror liegt auf dem Trottoir, und es ist an Zuständen einer Trance, ihn zur Kenntlichkeit zu bringen. Hier, in der 
Interferenz von Wachheit und Umnachtung, hat die Katastrophe eine Ikonographie.
Das Unheimliche ist wirksam, weil das Vertraute, so formuliert Freud es in seinem einschlägigen Aufsatz, „durch den Prozeß der
Verdrängung enfremdet worden ist“. So sagt es der Psychologe, doch um eine Ästhetik daraus zu machen, eine Arbeitsprämisse
und eine künstlerische Methode, sollte man es vielleicht andersherum sagen: Nicht durch Verdrängung entfremdet, sondern durch
Entdrängung verfremdet. Das Unheimliche entsteht hier, im Umweg über die Kunst, durch die Verfremdung. „Um nun die Empfin-
dung des Lebens wiederzugewinnen, die Dinge wieder zu fühlen, den Stein steinern zu machen, gibt es das, was wir Kunst nen-
nen. Ziel der Kunst ist es, ein Empfinden für die Dinge zu vermitteln, das sie uns sehen und nicht nur wiederkennen läßt.“ Diese
Sätze stammen von Viktor Shklovskij, dem einflussreichen Theoretiker des russischen Konstruktivismus, geschrieben im Jahr 1917.
„Kunst als Verfahren“ ist der Text betitelt, in dem Sklovskij auch einen Vorschlag parat hat, wie man das gesteigerte Empfinden
eines Lebens, das man sieht und nicht nur wiedererkennt, herzustellen hat. Sklovskij nennt dieses Verfahren „Verfremdung“. Es soll
dazu führen, dass man genauer hinblickt und damit den Dingen die Selbstverständlichkeit nimmt, mit der sie bis dato nichts ande-
rem als der Gewohnheit gedient hatten. Verfremdung ist ein veristisches Verfahren, denn es möchte eine Wahrheit erkennen las-
sen, die sich auftut hinter den Halden der Routinen. 

The Sublime Is Now

Sublim wäre der ästhetische Begriff für die spezifische bildnerische Qualität, die sich hier manifest macht. Das Sublime ist schon
vor 200 Jahren als Gegenmittel verordnet worden (inwiefern verordnet, von wem und in welchem Zusammenhang?), als sich
zeigte, dass einfach nichts und nichts einfach ist in einer Welt, die ihre Geheimnisse verloren hat. Das Sublime ist prekär, es er-
schließt sich erst einer darauf hin gestimmten Wahrnehmung, und genau auf diese Wahrnehmung haben es Jeanne Szilit’s Bilder
abgesehen. Ihre  bisweilen erstaunlich kleinformatigen Arbeiten, die größer scheinen als sie sind (die orthodoxe Moderne hat
meist den gegenteiligen Effekt hervorgebracht, ihre Bilder wirken kleiner und hinterlassen gern den Eindruck einer Enttäuschung),
sind auf ihre Weise jene „Sublime Art“, die der Epoche eine stete Herausforderung war. „The Sublime is Now“ ist der Titel eines
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Aufsatzes von Barnett Newman, 1948 veröffentlicht, der diese Forderung explizit und vehement erhob. „Einleuchtend, wirklich,
und konkret wie eine Offenbarung“, sagt Newman, muss diese Erhabenheit „das Sublime“ sein. 
Die konkrete Offenbarung: Jeanne Szilit’s Arbeiten geben diesem Oxymoron einen Ort. Dieser Ort ist das Bild. Hier lokalisieren
sich Motive, Sujets, Themen im Zwischenreich des Piktoralen, um Form zu werden statt Ahnung zu bleiben. Bild ist im Deutschen
ein einziger Begriff, wo das Englische zwischen Image und Picture unterscheidet. Jeanne Szilit inszeniert entsprechend die Transi-
torik von Image zu Picture. Gelingt die Transitorik, ist der Weg auch umkehrbar, von Picture in Image, von Piktoralität in Imagina-
tion. In den Worten der Künstlerin: „So zeigt sich ihre immaterielle Präsenz im sie umgebenden und sich von ihnen leerenden
Territorium, in dem sie als pure Imagination bald nahtlos verschwinden werden.“

Jeanne Szilit · Excerpt of Commentary / Catalogue European Month of Photography, Vienna, 2010

Kiss me, kiss me, so I can wake up.
Siri Hustvedt

In fictional TRANCE DIARY ALBUMS, Jeanne Szilit stages a visual journey into the inside of things, into the space between
form and emptiness, between appearance and being. “When I opened my eyes, I thought that perception itself is a form of
hallucination,” the American author Siri Hustvedt writes. The soul constantly produces dreams, trances we do not even notice.
We dream with our eyes open (or with “Eyes Wide Shut,” as Kubrick had it). In trance, we perceive images and experience
their psychological and emotional effect free from the constraint of definitions. For her new experiments with unconscious per-
ception, Szilit simulated photographic processes of transformation using complex filmic and digital instruments. The objects re-
presented dissolve into particles of visual meaning, no longer tied to the moment of “capture”; caught in a specific state of
transformation, they seem adrift in a vast space of time and light. In different stages of disappearance, they lose their  boun-
daries and gain a strange aspect of intimacy, like dream-shapes that reflect emotional processes. Their immaterial presence
thus emerges in the territory that surrounds them and that they evacuate — a territory in which, as pure imagination, they will
soon disappear without a trace.
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In einer Fotografie sind nicht nur die
Intentionen des Fotografen interes-
sant. Denn bei jeder Aufnahme
kommt ein Moment des Unwägba-
ren hinzu. Gerade im Gesicht eines
Menschen treffen Sichtbares und Un-
sichtbares, Unbewusstes, aufeinan-
der, und auch Beeinflussung ist
möglich. Mir geht es darum, abzu-
bilden, wovon man nicht sprechen
kann, herauszuarbeiten, was man
nicht sehen kann, um zu erleben,
was man nur mit Blicken berühren
kann. Denn ein Bild sollte, in den
Worten des französischen Philoso-
phen Gilles Deleuze „das Hervor-
scheinen eines Geheimnisses
ermöglichen, das sich auf einer
Bahn unzähliger, endloser Erregun-
gen bewegt“.

Jeanne Szilit
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Carl Aigner · SCHIMÄREN DER WAHRNEHMUNG

Was sehen wir, wenn wir sehen? Das, was sich vor, oder das, was sich hinter unseren Augen befindet? Gehirnforscher sprechen
davon, dass mehr als neunzig Prozent unserer Wahrnehmung zerebrale Projektionen sind: „Die Welt als Wille und Vorstellung“
also, wie es bei Arthur Schopenhauer signifikant heißt. Woraus er folgert: „Bei gleicher Umgebung lebt doch jeder in einer 
anderen Welt.“
„Broken Moments“ betitelte Jeanne Szilit eine 2009 entstandene photographische Serie, in der es um das Gewinnen und Sicht-
barmachen eines „unbewussten“ photographischen Wahrnehmens geht. Die Frage nach Wahrnehmbarkeit und Sichtbarkeit wird
auch in ihrer neuen Werkserie „Lost in Attraction“ fokussiert. Generiert werden die Bilder in Form eines Bildtransfers. Selbst aufge-
nommene Screen-Shots aus verschiedensten (Hollywood-)Filmen, in gewisser Weise intermediale Filmstills, werden in komplexen
digitalen Bildtransfers und Bearbeitungen re-pikturalisiert. Im diesem Prozess der Isolierung und Singularisierung, der De- und Re-
kontextualisierung der Bildsujets berühmter Filmdiven also, entfaltet sich ein reizvolles Wechselspiel von Identität und Wahrneh-
mung.
Wir kennen sie alle, Marilyn Monroe, Liz Taylor, Brigitte Bardot, Greta Garbo, Catherine Deneuve, Angelina Jolie und viele an-
dere. Wir haben unsere kollektiven Bildstereotypen von ihnen und unser subjektives (männliches?) Begehren nach ihnen. Doch
darum geht es Jeanne Szilit nicht. In ihren fast magischen Bearbeitungen öffnen sich neue Blickwelten, die sich jeder Faktizität
verweigern. Im Changieren von Wahrnehmungscodierung und –Decodierung, von Erkennen und Verstehen entsteht eine anima-
tive Wirkung, die sich dem rationalen Wahrnehmungsversuch entzieht. Flirrend schöne Bilderwelten, scheinbar (oder tatsäch-
lich?) losgelöst von Raum und Zeit, evozieren sie eine Sehnsucht nach Schönheit und Unvergänglichkeit: Techno-Imaginarien von
außerordentlicher Intensität.

Daraus schöpft sich auch die vibrierende Sogwirkung der Bild-Sujets: Nicht wir nehmen diese Bilder in uns auf, sondern diese Bil-
der verschlingen uns förmlich. Es sind nicht nur die erotischen Konnotationen, auf denen dieses Empfinden basiert (diese sind
höchsten ein Auslöser), sondern die Fulminanz ihrer Ästhetik: ein photographischer Farbenrausch, wie er nur durch die Schrift des
Lichtes möglich ist.
Jeanne Szilit entzieht damit den Filmvorlagen ihre realen (filmischen) Referenzen. Es entstehen myzelische Bilddimensionen, die
keine Fixierungen mehr zulassen, sondern, metaphorisch gesprochen, einen dysfunkionalen Blick evozieren. Welch unerhörte Pro-
vokation: Die Künstlerin verweigert dem Betrachter in Form einer Mythologisierung des Sichtbaren jedwede reale Verankerung.
Im Gegenteil: Es geht um die Phantasmagorisierung jedweder Sichtbarkeit, um das Gewinnen neuer Seh-Weisen. Entzug und
Verstörung, Verführung und Betörung werden zu essentiellen Strategien einer Poetisierung des Blicks.
Schimärisch vollzieht sich eine Verwandlung von Bild, Blick und Sujet: Ich bin eine Andere, wäre die Kurzformel. Szilit gelingt
dies, weil sie in spezieller Weise vermag, eine Reästhetisierung zu vollziehen, welche als Emphase situiert wird. Damit figuriert
sie auch eine neue, andere Körperlichkeit. Wenn der Blick das Begehren selbst ist, dann erblickt mich das Gesehene, um mit
Jacques Lacan zu sprechen. Es ist also das (selbst) Erblicktwerden, was uns noch zusätzlich zu den Bildern berührt – so wie ein
Lichtstrahl eine Hautoberlfäche zu berühren imstande ist. Um mit Roland Barthes zu sprechen: Das Punktum der Bilder, das Beste-
chende also, ist nichts anderes als die Schönheit des Bildes selbst (und nicht das Gezeigte, wie man auf den ersten Blick zu
glauben meint), die sich in der Weite des Blicks für den Betrachter öffnet.



Opposite: 
ENIGMA / PAULA. 2012

Chromogenic Print on Acrylic / Aludibond. 70 x 47 cm. Signed, titled, dated, numbered verso. Ltd. Edition 3 + 2 AP / No 1

Jeanne Szilit · ENIGMA

„Wissen die Vögel, dass wir Menschen sind?“
Frage eines vierjährigen Jungen

Kindheit ist geleitete Existenz. Aber auch machtvolles Sein, das uns in seiner Hingabe, Triebhaftigkeit und Impulsivität oft unver-
ständlich ist. Diese enigmatische Zone mit ihren Idolen, Riten und Allegorien habe ich in der Serie „ENIGMA“ herauszuarbeiten
versucht. Wie in meinen früheren Arbeiten bin ich auch hier einer Ikonografie des Unbewußten auf der Spur. Hier sind es Motive
im Spannungsfeld von Spiel zu Ernst, in dem Farbnuancen seelische Befindlichkeiten suggerieren und Blicke Botschaften überbrin-
gen. Auch glückliche Kinder sind subversiv. Sie nehmen Doppeldeutigkeiten wahr, sehen sich nebulösen Erwachsenenphantasien
ausgesetzt, erkennbar an der Kleidung, in die man sie steckt, oder den Spielsachen, die man ihnen gibt. So leben sie in einem
oft beunruhigenden Zwischen- und Schattenreich, unentwegt Eindrücken ausgesetzt und nur begrenzt beschützt, in märchenhaften
bis manischen Schwebezuständen. Da kann es sein, dass Möbel Monster sind, Spielzeuge Konkurrenten, und dass die Woh-
nung der Eltern zwar behütete Bereiche, aber auch Abgründe enthält. Kindheit ist der erste Seinszustand des Menschen. Weit -
gehend unerforscht, ähnelt sie einem Labyrinth, in dem sich Fremdbilder in hochriskante Selbstbilder verwandeln, und aus dem es
nur die Auswege Imitation und Abwehr als Überlebensfunktionen gibt. Was sich in meinem Objektiv blitzschnell zu Bilderrätseln
verdichtet, sind daher nicht nur Fenster in unsere kollektive Vergangenheit, sondern Spiegel, die uns helfen sollen, uns in die im
Doppelsinn verspielte Dimension der Kindheit zurückzudrehen.

Manche Aufnahmen wurden durch Zufallsbeobachtung gemacht, andere sind das Ergebnis von inszenierten Situationen. Denn
jede „Realität“, auch die virtuelle, ist letzlich nur täuschende Oberfläche. Ich fotografiere einfach Momente, die mich interessie-
ren. Um mich dem tieferen Grund für mein Interesse anzunähern, gehe ich in Resonanz mit dem Motiv, untersuche Bildparameter,
nehme Veränderungen vor und taste sie ab nach Aussage und Intensität, immer auf der Suche nach dem dem Foto zugrunde 
liegenden „tieferen Bild“. Ich ändere Farben, Ausschnitte, erzeuge neue Distanzen, andere Tempi. Dabei bin ich in diesem für
Augen und Kopf sehr anstrengenden Prozess gewissermaßen „die unsichtbare Mitte des Bildes“. Nichtsdestoweniger erlebe ich
diese bildnerische Arbeit als Nicht-Arbeit, verwandt eher mit dem Schlaf, in dem das Selbst-Bewußtsein verblasst und man mit
dem Geträumten verschmilzt. 
Es ist ein kommunikativer Prozeß, in dem das Schauen, Experimentieren, und eine Art visueller Abenteuerlust überwiegt. Leicht
hergestellt sind meine Bearbeitungen trotzdem nicht. Es ist, als ob sich das Geheimnis eines fotografischen Motivs wie „von einer
Geschichte geplagt“ eben nicht auf direktem Weg gewinnen ließe. Man braucht Konzentration, um es freizulegen, und Um-
wege, um es zu ergründen.

Dies kann eine gewisse Unschärfe sein, bis weniger das fotografierte Objekt als dessen Ausstrahlung zum Ausdruck kommt. Un-
schärfe ist für mich aber nicht irgendeine Unschärfe, sondern eine präzise, sehr leichte, die bestimmte Bildinhalte sogar akzentu-
iert. Mit meinen Bearbeitungen dehne ich die Zeit und nehme Eingriffe ins Innere von Bedeutungen vor. Letztlich geht es mir
darum, Bilder zu machen, die von Unausgesprochenem und Unaussprechbarem erzählen, die einen sogartig hineinziehen und
deren tiefste Rätsel doch unergründbar sind.



ENIGMA / LITTLE SISTER’S NIGHT
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DEATH AND THE CAMERA
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Antonioni]. 2012
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verso. Ltd. Edition 3 + 2 AP / 
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Rudolf John über Jeanne Szilit’s
„Plot Points“

“Every film that we see pre-
sents another life, that’s what
cinema is for me. Up to now I
can say that I saw about ten
thousand films. So I lived ten
thousand foreign, often fasci-
nating, unusual lives beside my
own. From many of these films,
single scenes have left undimi-
nishable traces in my virtual re-
tina. Key scenes, touching,
awful, heart-breaking or amu-
sing recollections which I
would not like to miss. A trea-
sure of pictures, a museum in
the head. The scenes, of
course, have altered with time
and somehow became inde-
pendent. Besides, I re-shaped
them conciously after my own
imagination, mood and taste,
played with them, continued to
live them in my dreams.
Jeanne Szilit is in a somehow
uncanny way a congenial
mind. I look upon her pictures
like upon the scenery of a
landscape and, in some way,
the nature of cinema. Her “Plot
Points“ demonstrate the power
of movies, and the power of
our visions, images, souls. Her
picture alienations show no
theoretical nonsense, but prac-
tical sensuality. Not surface,
but depth. They who love ci-
nema will love the “Plot Point”
images. Because they open
our eyes for those other lives
that cinema gives us.”



OCEANIC FEELING [The Hours / Stephen Daldry]. 2013
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THE SYMMETRY OF THE WHY [Die Verachtung / Jean Luc Godard]. 2012
Chromogenic Print on Acrylic / Aludibond. 60 x 73 cm. Signed, titled, dated, numbered verso. Ltd. Edition 3 + 2 AP / No 2



MOONLESS PASSAGE [Das Schweigen / Ingmar Bergman]. 2013
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THE YOU-ME-GAME [Das Schweigen / Ingmar Bergman]. 2013
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Jeanne Szilit · PLOT POINTS

„Man muß versuchen, neue Techniken zu erfinden,
die nicht zu durchschauen sind,

die keiner fru�heren Arbeitsweise ähnlich sind,
man muss eine eigene Welt schaffen,

mit der keine Vergleiche möglich sind, und
fu�r die es noch keine gu�ltigen Maßstäbe gibt.“

Pier Paolo Pasolini

Filme reichen niemasls aus.
Marguerite Duras

Wir alle haben seit unserer Kindheit Filme gesehen, die wir lieben, haben bestimmte Bilder aus Filmen im Kopf, die wir nie mehr
vergessen, die uns tief berührt und vielleicht sogar geprägt haben. An diese Bilder erinnern wir uns, doch ihre Bedeutung hat sich
mit der Zeit abgeschwächt. Wir können sie nur wiederbeleben, wenn wir uns die Mühe machen, den ganzen Film noch einmal
anzusehen. Doch was passiert genau bei dieser Protonenkollision des Kinos, die ein Stück Film zu einem „Piece of Time“ erhebt,
die einen lebendigen, nie mehr rekonstruierbaren Moment unsterblich macht?

Die Süddeutsche Zeitung hat diese Zusammenhänge in einem Artikel („Die betörende Leere der Bilderarmut“ vom 12.03.2013)
wie folgt erklärt: „Es kann nur daran liegen, dass es Momente unserer visuellen Geschichte gibt, in denen Story und Bild, Fanta-
sie, Rolle und Darsteller, kü�nstliche Gefühle und reales Charisma dergestalt kollidiert sind, aufeinandergeprallt im großen Teilchen-
beschleuniger des Kinos, dass da eine dauerhaft flimmernde Energie entfesselt wurde. Wenn das einmal passiert ist, kann man
nicht mehr genug davon kriegen. Dann reichen die Filmbilder, die das Ereignis dokumentiert haben, und die nun weitergegeben
werden von Generation zu Generation, irgendwann nicht mehr aus.“

Mit ihrer Werkserie „Plot Points“ rekonstruiert Jeanne Szilit derartige emotional aufgeladene Momente aus berühmten Filmen,
indem sie Screenshots, die sie persönlich berührt und geprägt haben, aufgenommen, sie aus dem erzählerischen Zusammen-
hang herausgelöst, und mit aufwendigen Techniken der Digitalfotografie in eigenständige Bildmetaphern uminterpretiert hat. Das
Malerische ihrer Bilder wird dabei nicht durch Auftragen oder Hinzufügen von realer oder digitaler Farbe erzielt, sondern ergibt
sich aus der Wahl der Motive und deren fotokompositorischer Verfremdung.

Bei Szilits Fotomanipulationen ersetzen Pixel den Pinsel: in schrittweisen Farbbewegungen und subtilen Überlagerungen von
Schatten und Licht verwandelt sie ihre fotografischen Motive in magische Szenarien aus Cyan, Rot und Gold, oder Impressionen
aus Blau und Violett, und schafft auf diese Weise gespenstisch schöne, fast meditative Bilder, die die zeichenhaft in ihnen enthal-
tenen Bedeutungen des originären Filmgeschehens überschreiten.

Der Titel ihrer Bildserie spielt auf die dramaturgisch „Plot Points“ genannten strategischen Wendepunkte von Filmen an. Strate-
gisch gibt es in jedem Film zwei  solche „Plot Points“: einer markiert (nach etwa 10 Minuten) den Wendepunkt des ersten Akts in
den zweiten, und zeigt, wie eine Hauptfigur im Konflikt mit ihrer Situation schlagartig begreift, worum es geht. Der zweite Wen-
depunkt (etwa 10 Minuten vor Filmende) leitet den letzten Akt ein und entscheidet, ob die Geschichte gut ausgeht oder nicht. Da
andererseits jedes Bild eines Films in gewissem Sinn ein „Plot Point“ ist, der die Geschichte vorantreibt oder „wendet“, war für
Jeanne Szilit der Titel ihrer Bildserie naheliegend, wenn er auch eher als Analogie zu verstehen ist. LA FAMIGLIA [Teorema / Pier Paolo Pasolini]. 2013

Chromogenic Print on Acrylic / Aludibond. 110 x 152 cm. Signed, titled, dated, numbered verso. Ltd. Edition 3 + 2 AP / No 3
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HALLUCINATION ZONE [Stalker / Andrej Tarkowskij]. 2013
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U-TURN OF DESIRE - RED [Women
without Men / Shirin Neshat]. 2013
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Aludibond. 100 x 179 cm. Signed,
titled, dated, numbered verso. 
Ltd. Edition 3 + 2 AP / No 2

Rudolf John über Jeanne Szilit’s „Plot
Points“

„Jeder gesehene Film ein weiteres
Leben, so sehe ich das Kino. An die
zehntausend Filme habe ich bisher
schon gesehen. Somit also zehntau-
send miterlebte fremde, oft mitrei-
ßende, außergewöhnliche Leben
neben meinem eigenen, banalen. Aus
vielen dieser Filme haben sich ein-
zelne Szenen unauslöschlich in meine
virtuelle Netzhaut eingebrannt.
Schlü�sselszenen, berü�hrende, schreck-
liche, beglückende oder erheiternde
Erinnerungen, die ich niemals missen
möchte. Ein Schatzhaus an Bildern,
ein Museum im Kopf. Szenen, die
sich freilich mit der Zeit auch verwan-
delt, verändert und verselbständigt
haben. Die ich in Gedanken oft be-
wusst umgestaltet habe nach eigener
Fantasie, Laune und eigenem Ge-
schmack, mit ihnen gespielt, sie wei-
tergeträumt.
Jeanne Szilit ist mir damit auf gera-
dezu unheimliche Art eine Seelenver-
wandte. Ich sehe in ihre Bilder hinein
wie in eine Aussicht auf die Land-
schaft und das Wesen des Kinos. Ihre
„Plot Points“ dokumentieren die Bildge-
walt des Films, ihre Macht über un-
sere Augen, Vorstellungen, Seelen.
Ihre Gemälde offenbaren mit ihren
Verfremdungen keinen theoretischen
Nonsens, sondern praktische Sinnlich-
keit. Nicht Oberfläche, sondern Tie-
fenwirkung. Wer Film, wer Kino liebt,
wird auch ihre „Plot Points“ lieben. Sie
können uns die Augen öffnen für eine
neue Sicht auf jene anderen Leben,
die uns das Kino schenkt.“
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Auszug aus dem Katalog „September Contemporary 2015“ der Galerie Kovacek & Zetter, Wien

Ein Bild ist ein Gewebe von Zitaten, die aus unzähligen Ecken der Kultur stammen.
Sherry Levine

Das Unsichtbare bringt das Sichtbare hervor, heisst es in einem Text des Dalai Lama. 
Ich  versuche, im Sichtbaren das Unsichtbare zu entdecken.  

Jeanne Szilit

Ausgehend von der Malerei arbeitete Jeanne Szilit lange Zeit mit Film. Seit 2008 ist die künstlerische Fotografie ihr bevorzugtes
Ausdrucksmittel. Die Entwicklung digitaler Medien hatte dabei einen wichtigen Anteil, da diese es ihr ermöglichte, Malerei und
Film innerhalb des Mediums der Fotografie auf neue Weise zu gestalten. 
Jeanne Szilit’s Interesse, die Wahrnehmung der Welt zu schärfen, damit zu spielen, und „sich dabei waghalsig in virtuelle Tran-
cen und dunkelstes Terrain zu stürzen“, führte sie dazu, in ihren Fotografien malerische Veränderungen vorzunehmen, und auch
vorgefundenes Material (Found Footage) aus Medien, Film und Kunst digital zu reinszenieren. Sie tut dies in der Art eines Ma-
lers, der mit seinem Sujet intensiv in Kontakt tritt. Ihre veränderten Images entwickelt sie in verschiedene Interpretationsrichtungen
weiter, wobei sich die motivische Eindeutigkeit der Vorlage zunehmend verliert. In diesem Prozess der Isolierung und Singularisie-
rung der Bildsujets entfaltet sich ein reizvolles Wechselspiel von visuellen und kulturell tradierten Bezügen. So erscheinen in Szilit’s
Serie „Broken Moments“ (2008) bekannte Szenen durch extreme Ausschnitte beunruhigend neu und fremd. In ihrer Werkgruppe
„Plush Philosophy“ 2009 erlebt man, wie sich Wohnräume durch gewagte Perspektiven in unbekanntes Terrain verwandeln.
Während in ihren Serien „Lost in Attraction“ 2011/12, und „Plot Points“ 2013 subliminale Screenshots aus berühmten Filmen
durch Farb- und Lichtverschiebungen eigenständige Tableaus mit neuen Interpretationsmöglichkeiten ergeben. Erst kürzlich präsen-
tierte die Galerie auf der ART AUSTRIA 2015 Szilit’s Serie „Mortal Systems“, in der sie mit Energiefeldern sterblicher Systeme ex-
perimentiert, indem sie ein- und dasselbe Frauenbild mit der Verästelungsschrift eines Baums verbindet. Durch das Verschränken
ursprünglich wesensfremder Bildinhalte, entstehen visuell spannende Ergebnisse. 
In ihrer neuen Serie „Klimt Meditations“ hat Szilit im Sinne der Appropriation Art (deren wichtigste Vertreter Andy Warhol, Sherry
Levine, Cindy Sherman und Richard Prince sind) Gustav Klimts Gemälde „Apfelbaum I“ digital rekontextualisiert. In der Art einer
„Hommage und künstlerischen Meditation“ gelangt sie durch gezielte Auswahl und minimale Eingriffe in das ursprüngliche, wei-
terhin existierende Bildgefüge zu abstrakt verzauberten Bildkonstruktionen. Ihr Prozess des Aufspürens und Sichtbarmachens ver-
weist auf ein feines Gespür für das Bedeutungspotenzial, das in Struktur und Farbigkeit des Orginals schlummert. Die digitalen
Methoden, die Szilit verwendet, manipulieren die Bedeutung des Dargestellten – auch in zeitkritischem Zusammenhang: so er-
scheint Klimt’s „Apfelbaum I“ mit den blau-türkis-rot-farbenen Verzerrungen zugleich überhitzt und unterkühlt – und somit fast be-
drohlich aktuell. Ein gleissendes Licht hat sich in das Bildgefüge eingebrannt, wie eine „komplexe, ausserirdische Strahlung“.
Auch beim Betrachten und geistigen Zusammenfügen eines transparenten Abzugs des Klimt-Originals „Apfelbaum I“ eingebettet
in einen fremden Kontext (Szilit’s Foto „Donauwalzer“) entpuppen sich Szilit’s Bearbeitungen als visuelle Interventionen, die wie
ein aufblitzender Gedanke in Relation zum Original gesehen werden können. Und die in einem Raum jenseits von Eindeutigung
ein pulsierendes Netz von visuellen Bezügen sichtbar werden lassen.
Szilit’s Exponate werden als Chromogenic Prints (Fotoprints) auf Professional Premium Glossy Photo Markenpapier aufgezogen,
und unter einer Schicht aus Acrylglas auf Aluminiumplatte samt Aufhängung kaschiert. Sie sind damit über den Bildinhalt hinaus
auch physische Objekte, Resultate chemischer Prozesse, Ergebnisse unwiederholbarer – da nur in limitierter Auflage produzier-
ter – Experimente. 

MORTAL SYSTEMS - JAPANESE SUITES - RED. [jap. = Desire]. Chromogenic Print on Acrylic / Aludibond. 75 x 58,3 cm. 
Signed, titled, dated, numbered verso. Ltd. Edition 3 + 1 AP / No 1

Marianne Hussl-Hörmann über Jeanne Szilit’s „Mortal Systems“

Vor dem Hintergrund eines Malerei-, Philosophie- und Drehbuchstudiums hat die in Wien lebende, aber international agierende
Künst lerin Jeanne Szilit eine sehr experimentelle und ungemein suggestive Bildsprache gefunden. Ihr Thema ist die Wahr -
nehmung, die in der modernen Welt durch Fotografie und Film eine eigene Wirk lichkeit bzw. Unwirklichkeit erlangt hat. Durch
Unschärfen in der Darstellung wird der Übergang vom realen Bild zur Imagination thematisiert. Diese Transitorik schafft eine 
eigene Bewegung, die wie in einem Film von einer Sequenz zur anderen hinübergleitet. Mittels vielschichtiger Manipulationen
von fotografischen Vorlagen untersucht die Künstlerin in ihrer neuen Serie „Mortal Systems“ die Energiefelder sterb  licher Systeme,
wie zum Beispiel die des Men schen und der Pflanzen.
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Diethard Leopold · JEANNE SZILIT UND IHRE VERFÜHRERISCHEN TRAUMBILDER

Über diese intensiven Arbeiten – appropriierte und digital modifizierte Fotos und Filmstills – etwas zu sagen, ist, wenn
man es versucht, auf einmal ziemlich schwierig, denn fortlaufend vermeiden sie Eindeutigkeit, entziehen sich verbaler
Festlegung. 
Dafür sind diese Bilder natürlich selbst verantwortlich – nämlich dass sie, im Umkehrschluss, eine Festlegung herausfor-
dern. Dass man wissen will, worum es geht, dass man den Reiz, den sie auslösen, auf den Punkt bringen will, um
die Spannung der Ambivalenz zu neutralisieren. Doch hat man diesen Punkt erreicht, hat man sich, mit anderen Wor-
ten, festgelegt und sich auf eine einzige Interpretation geeinigt, hängen diese Bilder noch immer an der Wand und
bedeuten einem, dass es sich auch anders verhalten könnte. 
Es gibt eine Situation im Leben, die diesen flüchtigen Begegnungen gleicht, und das ist die vergebliche Erinnerung an
einen Traum. Und zwar nicht dann, wenn man aufwacht und nicht weiß, dass man geträumt hat. Und auch nicht,
wenn man es weiss, einen aber nichts zurückzieht in die hypnotischen Bilder des Traums. Nein. Es ist die Situation, in
der man weiß, man hat geträumt, es war bedeutungsvoll; das Gefühl, das den Traum begleitet hat, hält einen noch
umfangen; aber weder kann man die Bilder und Geschichten des Traums zurückrufen, noch dieses Gefühl wirklich
auf den Punkt bringen. Das Einzige, dessen man sich mit Sicherheit erinnert, ist die Behauptung des Traums, er wäre
bedeutsam, ja entscheidend, und das Gefühl, das noch da ist, behauptet von sich genauso, es wäre ein basales 
Lebensgefühl. Und wenn man es nur verstünde, wäre ein wichtiger Aspekt dieser Existenz endlich gelöst, geklärt, und
stünde dem Wachleben nun auf immer zur Verfügung: eine Fata Morgana.
Man hat solche Gefühlsbilder „Archetypen“ genannt. Ohne auf die Verästelungen der Jungschen Psychologie einzu-
gehen, soll hier nur daran erinnert werden, dass Archetypen basale Existenzbilder stark emotionalen Inhalts sind, die
ein�menschliches Leben nicht nur begleiten, nicht nur von dessen Verlauf ausgelöst werden, sondern es im Gegenteil
sogar leiten, ihm Sinn und Richtung geben, wie der unwahrscheinliche Stern den drei Weisen aus dem Morgenland.
Einerseits sind solche zentralen Symbole über die Kulturgrenzen hinweg relativ gleich, und über die Zeiten hinweg
stabil. Andrerseits ist ihre konkrete Gestalt von der jeweiligen Kultur und ihrer Zeit abhängig. Künstler aller Zeiten und
Kulturen sind Produzenten der Bildwerdung von Archetypen. Das schließt Literatur und Musik natürlich ein. Und auch
andere und auch neue Formen von Kunst. Zum Beispiel den Film. Filmstars, Filmszenen zählen zu den prägnantesten
Produzenten archetypischer Bildfindungen in unserer Zeit. Mir scheint es daher verständlich, warum Jeanne Szilit auch
mit Filmstills arbeitet. Es ist wenig verwunderlich, dass diese Arbeiten im Gedächtnis haften bleiben, denn sie spre-
chen zum archetypischen Sensorium.
Es ist aber auch kein Wunder, dass es nicht selten Frauen sind, die Jeanne Szilit zeigt, um ihre Botschaften zu formu-
lieren und ihre sinnliche Ästhetik zu entwickeln – und dazu Frauen in bestimmten Situationen und Haltungen. Eine
sticht dabei besonders hervor: die überlegende, still nachempfindende Frau, die in sich hineinblickt und einen schwe-
benden Raum eröffnet, in dem die Dinge und Personen ineinanderfließen, neu kombiniert und auf ganz persönliche
Weise gewogen werden.
Es ist kein Zufall, dass es eben Frauen sind, die für diese Form des Nachsinnens stehen, denn die Art, sich den Din-
gen innerlich zu nähern und Sinn und Richtung des Lebens aus einem Innenraum heraus zu entwickeln, hat man, aus
vierlerlei Gründen, immer schon eher auf der weiblichen Seite verortet – ganz egal übrigens, ob solche mentalen
Operationen nun von Männern oder Frauen geübt wurden. 
Aber es könnte sich auch ganz anders verhalten …

LISTEN TO THE BIRDS I [Romy Schneider]. 2015.
Chromogenic Print on Acrylic / Aludibond. 90 x 96 cm. Signed, titled, dated, numbered verso. Ltd. Edition 3 + 1 AP / No 1
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Sophie Cieslar · Jeanne Szilit: APPROACH – DAYS OF FUTURE PASSED

Jeanne Szilit, in der Nähe von München geboren, hat Malerei, Theaterwissenschaft und Film studiert, sich aber immer auch mit
dem Medium der Fotografie beschäftigt. Im digitalen Bearbeiten fotografischer Aufnahmen hat sie das ideale Medium gefunden,
diese diversen künstlerischen Ausdrucksmittel miteinander zu verbinden. „Wenn ich an einer Fotografie visuelle Änderungen vor-
nehme, verwandelt sich die Aussage des Originalmotivs, lässt neue Bedeutungen, neue Erlebnis- und Interpretationsräume zu“, so
die Künstlerin. Sie malt mit den Mitteln der Fotografie und erzählt mit ihren Bildern Geschichten, die im Kopf des Betrachters
einen Film ablaufen lassen. Durch die Bearbeitung greift sie in die abgebildete Situation ein, diese wird transparent, öffnet sich,
lässt uns eintreten und sie tiefer verstehen. Jede noch so kleine Veränderung bedeutet eine Entwicklung in eine andere Richtung.
So können aus einem einzigen Foto unterschiedliche Versionen entstehen, die, jede für sich genommen, einzigartig sind. Dabei
werden diese Ergebnisse von jedem Betrachter anders wahrgenommen. In der Interpretation des Gesehenen spielt immer auch
der subjektive Erfahrungsschatz eine Rolle, ebenso die Kultur, in der man aufgewachsen ist, und die ihr eigenen tradierten Bilder
und Mythen. „Ich liebe es, die imaginären Archive unseres kulturellen visuellen Erbes zu erforschen“, sagt Szilit, und hat im seriel-
len Bearbeitungsprozess die probate Methodik gefunden.
Die Fotografien werden durch farbliche Veränderungen, Überlagerungen mit anderen Motiven, oftmals Pflanzen, verfremdet.
Manchmal verschwindet das Ursprungsmotiv fast hinter den Überblendungen. Ein neues Geflecht aus Licht und Schatten schafft
ein andersartiges Beziehungsnetz. Die Aufmerksamkeit des Betrachters wird auf unterschiedliche Zonen gelenkt, das Auge erhält
immer wieder andere Anhaltspunkte. Auch die Raumperspektive wird verändert, mal blicken wir in tiefe Abgründe, dann wieder
muss sich der Blick durch ein dichtes Geflecht im Vordergrund arbeiten, um darunter Liegendes zu entdecken. Auch dem Wech-
selspiel von Licht und Schatten kommt eine große Bedeutung zu. „Die Anziehungskraft, die Licht auf die Fantasie ausübt, ist kom-
plexer, weil sie den Denkapparat als Ganzes und damit die vergleichende Erfahrung mit einbezieht. Wir reagieren auf natürliche
Veränderungen des Lichts mit bestimmten, aber unendlich feinen Gemütsschwankungen. Bei fast jedem Anblick teilen wir die Er-
fahrung seines Lichts in räumliche Zonen der Sicherheit und Zonen des Zweifels auf. Das Sehen tastet sich von Licht zu Licht, wie
jemand, der in einem Bach von Stein zu Stein hüpft“, zitiert die Künstlerin den Bilderphilosophen John Berger. Verlagerungen von
Licht und Schatten können die bestehende Ordnung auflösen, die bewusste Verteilung von hellen und dunklen Zonen setzt einen
Dialog in Gang und schafft andere räumliche Imaginationen.
Das Thema der Ausstellung steht ganz im Zeichen unserer Gegenwart, in der man von sich herannahenden Eindrücken oder Ge-
schehnissen, manchmal bedrängt, ja ausgeliefert zu sein scheint. Der Bogen wird bewusst von der Vergangenheit in die Zukunft
gespannt, die ja wiederum die Vergangenheit von morgen ist. „Die einzelnen Serien zeigen, dass auch tradierte Bilder und My-
then einst im selben Verhältnis zur Zukunft standen, jedoch mit dem Wissen der Gegenwart stets neu zu erfahren und zu bewer-
ten sind“, meint die Künstlerin.
In den „Approach“- Bildern kommt das Ausgeliefertsein wohl am Stärksten zum Tragen. Ein Mann bewegt sich in einer mystischen
Landschaft. Dichte Schatten umgeben und umhüllen ihn geheimnisvoll. „Ein einzelner Mensch als Held des in Gegenwart und Zu-
kunft liegenden Unbekannten. Der Mensch weiß, dass weder Gegenwart noch Zukunft ihm allein gehören. Dass diese von ihm
und anderen gemeinsam gestaltete Welt in Wirren geraten kann, wo es statt Wegen nur noch Auswege gibt, sich die Umge-
bung verwandelt und gewohnte Sehweisen versagen. Die disparaten Wege können aber auch zu phantastischen Begegnungen
führen“ (Jeanne Szilit).
Die „Perplexed Landscapes“ zeigen ungewöhnlich farbveränderte Landschaften. Baumwipfel verschwimmen mit dem Hinter-
grund, rhytmisieren mit rotem Umriss die Bildfläche oder bringen als feine Gespinste Leben in die Natur, die hier als Träger von
Emotionen, die aus dem Unterbewussten an die Oberfläche drängen, dient.
„Es kann sein, dass diese ganze Serie von Licht und Dunkel handelt. Der immense Raum der Berge, der Landschaften und Ebe-
nen, die von Tausenden von Flüchtlingen, die vor Krieg und Hunger fliehen, durchquert wurden. Er ist verlassen und seine Asche-
farben sind vom dramatischen Leuchten eines brennenden Himmels erfüllt. Von Licht, in der Dunkelheit erträumt“ (John Berger).
Die Serien „Flor de Illusion“, „Listen to the Birds“ und „Reveries aquitaines“ dienen Leinwandheldinnen als Illusionflächen schöner,
aber trügerischer Flucht aus der Realität. Sie sind hier nicht „Stars“, sondern Träger kollektiver Projektionen, die ihren eigenen
Hoffnungen und Verzweiflungen ausgeliefert sind, ein Zustand, der bereits in ihren eigenen „Days of Future passed“ spürbar ge-
wesen sein muss. Wie Traumbilder tauchen Zeichen aus dem Dunkel des Bildgrunds auf, zarte Blütenbilder überlagern die Haut
wie Tattoos als „leuchtende Zeichen eines zart eingebrannten Wissens“ (Jeanne Szilit). Romy Schneiders Kopf ist von Blattwerk
bekrönt, sie lauscht dem Rauschen der Blätter, wie Brigitte Bardot dem Zwitschern der Vögel, das verschlüsselte Botschaften aus
der Vergangenheit und der Zukunft überbringt. Marilyn Monroe findet sich inmitten von Wasserspiegelungen, Sinnbilder eines
fließenden Glückszustands oder einer intimen Reflektion. „Die Spiegelungen erscheinen wie Selbstgespräche. Dabei verläuft
unser Blick genau anders herum, und wird vom auf und ab tanzenden Licht nach oben und unten gezogen. Aber er verfängt sich
nicht, sondern gleitet weiter, taucht ins Wasser, als wäre es ein Abschied, und bleibt doch überall gleichzeitig präsent“ (John 
Berger).
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Auch in „Ophelia’s Daughter“ steht
das Weibliche im Mittelpunkt. Ein
Mädchen liegt am Strand, ihre
Beine im Wasser, der Oberkörper
auf den Steinen. Die Assoziation
mit Hamlet, dessen Geliebte Ophe-
lia, in den Wahnsinn getrieben, ins
Wasser ging, ist naheliegend.
Wasser steht in der Psychologie für
das Unbewusste. „Das Mädchen
scheint noch nicht zur Frau erwacht
zu sein, denn ihre Augen sind na-
turhaft verdeckt. Die Verflechtungen
und Überlagerungen, die Gesicht
und Körper in meinen Motiven er-
fahren, kommen dadurch zustande,
dass ich nach einer Möglichkeit
suche, das Bild direkt zum Unbe-
wussten sprechen zu lassen“, sagt
Szilit. Das Driften zwischen See
und Strand kann in dieser beson-
ders komplexen Serie aber auch
ganz allgemein einen Schwebezu-
stand zwischen Opferrolle und
Selbstbestimmung bedeuten. 
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Jeanne Szilit wurde in der Nähe von Mu�nchen geboren. Sie studierte 1979 Malerei an der Akademie
Konstverksamheten in Stockholm, 1985 Philosophie an der Ludwig-Maximilian-Universität und 1992 Film
an der Hochschule für Fernsehen und Film (HFF) in München. 
Sie hat als Malerin, Photographin, Drehbuchautorin und Journalistin in England, Schweden, Italien, Frank-
reich und Griechenland gelebt, erhielt fu�r mehrere ihrer Filmprojekte hoch dotierte Filmförderungen, und
wurde vom Ministerium fu�r Kultur und Medien, Berlin, fu�r den Großen Deutschen Filmpreis des Jahres 2002
nominiert.
Seit 2003 lebt und arbeitet sie in Wien. Seit ihren ersten Ausstellungsbeteiligungen im Münchner Rathaus
und Haus der Kunst 1991, hatte Jeanne Szilit zahlreiche Einzellausstellungen in bekannten Galerien im In-
und Ausland. Ihre Arbeiten sind in Museums-Sammlungen vertreten und wurden auf internationalen Kunst-
messen wie zB. der „Art Beijing“ in China (2012), der „Roma Contemporary“ in Italien, der „Scope Miami
Beach“ in den USA (2013) oder der „Art Austria“ im Leopold Museum in Wien (2015) gezeigt. 
Einzelausstellungen in Wien u.a. Galerie Tony Subal (Broken Moments, 2008, und Trance Diary, 2010),
Galerie Suppan Contemporary (Lost in Attraction, 2011, Enigma, 2012, und Plot Points, 2013), Galerie
Zetter & Kovacek (Approach, 2016).

more:  www.jeanneszilit.com

Galerie Kovacek & Zetter
Stallburggasse 2 / Ecke Bräunerstraße, A-1010 Wien
Telefon 0043-1-5128358
Telefax 0043-1-5134957
Email: office@kovacek-zetter.at
home: www.kovacek-zetter.at

Montag – Freitag: 10 – 18 Uhr · Samstag: 11 – 14 Uhr

ISBN 

© All Works and Titles: Jeanne Szilit - 2016.
© Texts by the authors
Copyright infringements will be aggressively pursued to the fullest extent of the law.

Gesamtherstellung: Grasl Druck & Neue Medien, Bad Vöslau


