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Handgemachte Pigmente in Kleber und Damarlack auf Leinwand

Handmade pigments, glue and damar varnish on canvas

200 x 130 cm

EIGEN + ART: The title of the exhibition is Milky Way. Is there 
a speci�c reason or idea behind this name?
Igor Hosnedl: I wanted a soft, gentle title full of emotions. It is 
related to the fragility of childhood, relationships and the size 
of the unknown universe in contrast to the size of our own emo -
tions here on earth. Over time, art has become a means of ex -
pressing myself through a very intimate environment. I describe 
my own emotions a lot and through them my own personal life. 
I am happy for this, I have created such a safe place for myself 
where I can hide or offer it to others. Milky Way is a journey and 
the arms of home at the same time.

More than a year ago you moved back to Moravia, the Czech 
Republic, where you grew up. What does that mean to you?
When we were waiting for our son to be born, we often talked 
about whether we would really return to the Czech Republic 
and whether it would be directly to our home region. It was at 
a time when we had already spent almost seven years in Berlin. 
During that time, Berlin had become our second home in the 
true sense of the word. Being back in our home region means 
for us to be in the arms of our families, which helps us a lot. It 
means sharing time together with children, parents, siblings and 
grandparents, it is a gift.

Please tell us something about your education at the Academy 
of Fine Arts in Prague.
At that time, the academy was quite strictly focused on classical 
art techniques such as painting and sculpture. There was a lot 
of emphasis on results, I often felt under pressure and worried 
whether what I was doing would be good. I was a bit of an out -
sider. Sometimes I took my studies a bit lightly. With hindsight, 
I see the time spent at the Academy of Fine Arts as a time of 
searching for myself. Despite all the mixed feelings, I am happy 
to have studied at the Academy of Fine Arts. I love art, being 
surrounded by it and being a part of it. Studying art can be quite 
demanding if tangible results are expected from it. For me, it 
was important to grant myself more time after graduating from 
the academy to get to know myself.

What is the creative process behind your works? Do you start 
with sketches, or do they go straight onto a blank canvas?
I draw a lot. Without drawings I wouldn’t be able to build a 
painting. There’s always a drawing �rst and then a painting. 
Ideas come in different ways. They’re always waiting around the 
corner but they’re never immediately apparent. I guess a lot de -
pends on the moment of a certain inner tension, fascination and 
subsequent immersion in the atmosphere that could de�ne the 
drawing and its narrative. I make a selection – many drawings 
remain just drawings and don’t transform into a painting.

How did you get from a purely drawing course to drawing on 
canvas? How do you perceive your current drawings within 
your overall work?
It was a gradual process. It took a long time to �nd the path 
to follow and the way to �nd the moment when painting and 
drawing meet and blend. Drawing has always been and still is 
a very pure language and a way to communicate with myself. 
Drawing is the place where maps of my visual world are created. 
For a long time I didn’t want to exhibit drawings. They were too 
personal, intimate for me or I simply doubted them.

Your canvases have remarkable characteristics regarding the 
used material. You work with special pigments. Please descri -
be the process to us.
I prepare my own mixtures of pigments, which I then mix with 

water-based glue to the desired density. It is a special technique 
that I have perfected and mastered over time. Thanks to the 
relativ ely lengthy preparation of the colors, it helped me to un -
derstand the colors and the relationships between the colors 
better from the beginning. The paintings have quite a lot of 
layers and planes. In the last layers, the surface of the canvas 
often appears as a smooth ceramic surface. The texture of the 
canvas completely disappears and the surface of the painting 
and its character give a speci�c impression. Recently, I have also 
started to use acrylic paints on some paintings. However, my 
technique of pigments and glue is so strongly connected to my 
work that it cannot be abandoned.

Installations always appear in your exhibitions. Why do you 
prefer to conceptualize your exhibitions using objects and dif -
ferent materials?
I think it is a kind of mental exercise outside of painting. For ex -
ample, on sculptures I often work quickly and spontaneously. To 
a certain extent, it is the opposite of the process of building my 
paintings. It allows me a haptic experience that produces some
thing between painting and drawing. Painting is sometimes very 
demanding. It always requires more and more attention. It is 
probably because painting can always offer me incredible other 
possibilities that I want to discover and experience. Intuitively, 
I want to lead the observer into a wider intimate environment 
in which he can hide, conceal himself and which does not only 
contain paintings but also various other references and hidden 
connections between paintings, drawings and the gallery space. 
I think that my sculptures often re�ect the desire to create  some-
thing regardless of the ambitions and intention of creating a 
work of art. I am happy when the viewer is surrounded by differ
ent approaches in an exhibition.
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EIGEN + ART: Der Titel der Ausstellung lautet „Milky Way“ – 
hat er einen speziellen Hintergrund? 
Igor Hosnedl: Ich habe nach einem zarten, sanften Titel voller 
Gefühl gesucht. Er steht in Verbindung mit der Zerbrechlich-
keit von Kindheit, von Beziehungen und der Größe des unbe-
kannten Universums im Gegensatz zur Größe unserer eigenen 
Gefühle hier auf der Erde. Mit der Zeit ist Kunst für mich zu 
einem Mittel geworden, mich durch ein sehr intimes Umfeld 
auszudrücken. Ich beschreibe meine eigenen Gefühle sehr viel, 
und durch sie mein Privatleben. Das macht mich glücklich. Ich 
habe einen sicheren Ort für mich selbst geschaffen, an den 
ich mich zurückziehen oder ihn auch anderen anbieten kann. 
„Milky Way“ ist eine Reise und gleichzeitig auch die vertraute 
Umarmung eines Zuhauses.

Vor über einem Jahr bist du zurück nach Mähren in Tschechien 
gezogen, wo du auch aufgewachsen bist. Was hat das für eine 
Bedeutung für dich?
Als wir auf die Geburt unseres Sohnes warteten, haben wir oft 
darüber gesprochen, ob wir wirklich nach Tschechien zurück
gehen würden, und wenn ja, ob konkret in unsere Heimat region. 
Zu der Zeit lebten wir bereits seit sieben Jahren in Berlin. Über 
diese sieben Jahre hinweg war Berlin zu unserem zweiten Zu-
hause geworden, im wahrsten Sinne des Wortes. Wieder zu-
rück in unserer Heimatregion zu sein bedeutet für uns, auch 
wieder im Schoß unserer Familien zu sein, was uns sehr hilft. 
Das bedeutet gemeinsam verbrachte Zeit mit Kindern, Eltern, 
Geschwistern und Großeltern. Das ist ein Geschenk. 

Erzähl uns doch bitte etwas über deine Ausbildung an der 
Akademie der Bildenden Künste Prag.
Zu meiner Zeit hatte die Akademie einen recht strengen Fo-
kus auf klassische Kunsttechniken wie Malerei und Bildhauerei. 
Es wurde stark auf Ergebnisse Wert gelegt, ich fühlte mich oft 
unter Druck gesetzt und machte mir Sorgen, ob meine Arbeit 
gut genug sein würde. Ich war auf gewisse Art Außenseiter. 
Manchmal nahm ich mein Studium etwas zu locker. Rückbli-
ckend betrachte ich die Zeit an der Akademie als eine Zeit der 
Suche nach mir selbst. Trotz all der gemischten Gefühle bin ich 
froh, an der Akademie der Bildenden Künste studiert zu haben. 
Ich liebe die Kunst, liebe es, sie um mich zu haben und ein Teil 
von ihr zu sein. Ein Kunststudium kann ziemlich viel von einem 
abverlangen, wenn greifbare Ergebnisse erwartet werden, wie 
es während des Studiums der Fall ist. Für mich war es wichtig, 
nach dem Abschluss an der Akademie mehr Zeit zu haben, um 
mich selbst kennenzulernen.

Welche Entwicklung durchlaufen deine Werke? Sind sie zuerst 
Entwürfe oder schaffen sie es direkt auf eine leere Leinwand?
Ich zeichne viel. Ohne Zeichnungen könnte ich kein Bild auf-
bauen. Es kommt immer erst die Zeichnung und dann das Ge-
mälde. Ideen entstehen auf unterschiedliche Weise. Sie stehen 
immer hinter der nächsten Ecke bereit, geben sich aber nie so-
fort zu erkennen. Ich schätze, vieles hängt  ab von dem Moment 
einer gewissen inneren Spannung, von Faszination und dem 
darauffolgenden Eintauchen in die Atmosphäre, die die Zeich-
nung und ihre Erzählung prägt. Ich treffe eine Auswahl – viele 
Zeichnungen bleiben einfach nur Zeichnungen und werden gar 
nicht zu Malereien.

Wie bist du vom reinen Zeichnen zum Zeichnen auf Leinwand 
gekommen? Wie siehst du deine aktuellen Zeichnungen im 
Kontext deines Gesamtwerks?
Das war ein schleichender Prozess. Es dauerte lange, bis ich den 
richtigen Weg gefunden hatte und den Moment erkannte, in 

dem sich Malerei und Zeichnung begegnen und verschmelzen. 
Zeichnen war und ist für mich nach wie vor eine sehr unver -
fälschte Sprache und ein Weg, mit mir selbst zu kommunizie -
ren. Im Zeichnen entstehen Landkarten meiner visuellen Welt. 
Lange Zeit wollte ich meine Zeichnungen nicht ausstellen. Sie 
waren mir entweder zu persönlich, zu intim, oder ich zweifelte 
einfach an ihnen.

Die materielle Beschaffenheit deiner Bilder ist bemerkenswert. 
Du arbeitest mit besonderen Pigmenten. Beschreibe uns doch 
bitte den Prozess.
Ich stelle meine Pigmente selbst zusammen und vermenge sie 
dann mit wasserbasiertem Klebstoff bis zur gewünschten Farb
dichte. Das ist eine spezielle Technik, die ich im Laufe der Zeit 
perfektioniert habe. Durch die relativ aufwendige Farbvorberei-
tung konnte ich die Farben und ihre Beziehungen zueinander 
von Anfang an besser verstehen. Die Malereien bestehen aus 
ziemlich vielen Schichten und Ebenen. In den letzten Schich-
ten wirkt die Leinwand oft wie eine glatte Keramikober�äche. 
Die Struktur der Leinwand verschwindet vollständig, und die 
Ober�äche des Gemäldes erhält dadurch einen ganz eigenen 
Charakter. Seit Kurzem verwende ich bei einigen Bildern auch 
Acrylfarben. Allerdings ist meine Technik mit Pigmenten und 
Klebstoff derart eng mit meiner Arbeit verbunden, dass ich sie 
nicht aufgeben kann.

Installationen sind stets Bestandteil deiner Ausstellungen. 
Warum konzipierst du deine Ausstellungen am liebsten mit 
Objekten und verschiedenen Materialien?
Ich denke, das ist eine Art geistige Übung außerhalb der Ma-
lerei. An Skulpturen arbeite ich beispielsweise oft schnell 
und spontan. In gewisser Weise ist das das Gegenteil des 
Entstehungs prozesses meiner Leinwände. Es ermöglicht mir 
eine haptische Erfahrung, die etwas zwischen Malerei und 
Zeichnung entstehen lässt. Malen kann manchmal sehr viel von 
einem abverlangen. Es erfordert zunehmend mehr Aufmerk -
samkeit. Wahrscheinlich liegt das daran, dass mir das Malen 
immer wieder unglaubliche neue Möglichkeiten eröffnet, die 
ich entdecken und erleben möchte. Intuitiv möchte ich den 
Betrachter in eine größere, intime Umgebung führen, in der 
er sich verstecken, ja, verbergen kann und die nicht nur die 
Gemälde selbst, sondern auch verschiedene andere Bezüge 
und verborgene Verbindungen zwischen Malerei, Zeichnungen 
und dem Ausstellungsraum enthält. Ich bin der Meinung, dass 
meine Skulpturen oft die Sehnsucht widerspiegeln, etwas zu 
kreieren, ohne den Ansprüchen und Absichten, ein Kunstwerk 
erschaffen zu müssen, gerecht zu werden. Ich bin glücklich, 
wenn der B etrachter in einer Ausstellung mit verschiedenen 
Herangehensweisen konfrontiert wird.
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