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“The great affair is to move; to feel the needs and  
hitches of our life more clearly; to come down off this  
feather-bed of civilization, and find the globe granite  

underfoot and strewn with cutting flints.” 1

ROBERT L. STEVENSON



Marcel Scheibles Arbeiten erzählen allen Dingen voran von der Auseinander-
setzung mit dem Suchen und Festhalten von einzelnen Augenblicken. Durch sein 
Vorgehen verhandelt er das Reale auf unterschiedliche Weise: Mal dokumen-
tarisch, mal melancholisch aufgeladen oder auf wieder andere Weise rücken 
Gegenstände durch ihre reine Objekthaftigkeit und materielle Präsenz in den 
Fokus. In seinen Beobachtungen ist der Künstler besonders an Übergängen und 
Zuständen von Objekten und Situationen interessiert – Bilder, die versuchen, 
einen Moment einzufangen, der eigentlich nur schwer fassbar ist. 
Was Scheible tut, lässt einen fast erschaudern. Er bringt uns die Realität so 
nahe, dass wir den Boden, auf dem wir uns bewegen, deutlich spüren können, 
mit all seinen Erhebungen und Unregelmäßigkeiten. Ähnlich wie es Robert Louis 
Stevenson in seinem literarischen Bericht seiner Reise durch die Cevennen 
beschreibt, ist es notwendig, «immer in Bewegung zu sein», den Blick bewusst 
auf seine Umgebung zu richten, «um die Notwendigkeiten und die Hindernisse 
unserer Existenz unmittelbar zu spüren, das bequeme Federbett der Zivilisation 
zu verlassen und festzustellen, dass der Boden unter den Füßen aus Granit 
besteht und mit scharfen Kieseln bestreut ist.» Der aufmerksame Blick und die 
immer wieder neue Auseinandersetzung mit den Brüchen innerhalb der Realität 
finden sich in den wechselnden Betrachtungen Scheibles wieder.   

In wer, wen? (2016) eröffnet sich dem Betrachter der Blick auf eine unge-
wöhnliche Konstellation: Eine zufällige Begegnung zwischen einem Hund und 
einer Taube. Sie bilden die Protagonisten innerhalb einer verlassenen kargen 
Szenerie, ähnlich einem Motiv, das der kanadische Fotograf Jeff Wall für eine 
seiner Leuchtboxen wählte. In Walls Szene, die in der mexikanischen Grenzstadt 
Tijuana verortet ist, sind es jedoch ein Huhn und ein Hund, die einander gegen-
überstehen.2 Wie auch Wall vergrößert Scheible seine Fotografie über das 
gewohnte Maß hinaus ins Riesenhafte und erreicht damit eine unweigerliche 

STREWN WITH CUTTING FLINTS
Von Jennifer Trauschke



Lebensnähe des Motivs, das eine real fassbare, unverfremdete Realität sugge-
riert. Die mediale Darstellung des Künstlers gibt keine Hinweise darauf, wie die 
Szene zu lesen ist, beziehungsweise liefert sie keine Hinweise auf den Ausgang 
der Geschichte. Die Imaginationsleistung liegt beim Betrachter der Szene. 
Durch den scharfen Vordergrund intensiviert sich die Spannung zwischen den 
beiden Kontrahenten, die durch einen Zaun voneinander getrennt sind. Im 
unscharfen Hintergrund sind weitere Vögel zu erkennen, die den Hund jedoch 
keineswegs interessieren. Sein starrer Blick richtet sich ausschließlich auf 
jenes Exemplar, das für ihn unerreichbar ist. Es entsteht ein Spiel von Nähe und 
Distanz, das durch die gewählte Perspektive noch weiter intensiviert wird. 

Das gegenseitige Beobachten taucht an anderer Stelle erneut auf: In closed 
circuit (2017) sind Bilder zweier Überwachungskameras so an der Wand ange-
bracht, dass sie sich gegenüberstehen. Die Arbeit verkörpert einen ironischen 
Moment einer Situation, die so eigentlich nicht vorkommt: Ist das Gerät doch in 
seiner eigentlichen Bestimmung zur Überwachung des Menschen beziehungs-
weise seines Umfelds gedacht und nicht, um eine weitere Kamera in den Blick 
zu nehmen. Das entstehende Bild würde nichts Weiteres zeigen als die Linse des 
anderen Gerätes oder um es anders zu sagen: Der Blick des Überwachten auf 
die Kamera, also genau die umgekehrte Perspektive des üblich aufgenommenen 
Bildes, würde sich offenbaren.    

Mit der Fotografie verbindet man ohne Zweifel die Darstellung eines flüch-
tigen Augenblicks, da das entstandene Bild nur den reduzierten Ausschnitt der 
Realität sichtbar zu machen vermag. Der Faktor Zeit ist dem Medium somit 
unwiderruflich eingeschrieben, denn bewegen sich Bild und das Abgebildete in 
unterschiedlichen Zeitschichten – der fertige fotografische Abzug kann immer 
nur ein Blick zurück in die Vergangenheit sein. Die Auswahl des Ausschnitts 
wird hauptsächlich von zwei Faktoren bestimmt: Zum einen natürlich von der 
Szenerie selbst, zum anderen vom Fotografen hinter der Kamera, der durch den 
Sucher blickt. Durch ihn observiert der Fotograf seine Umgebung. Der Sucher 
ist, zunächst von der technischen Seite betrachtet, Bestandteil eines optischen 



Geräts und dient zum Anvisieren eines Motivs, zum Fokussieren und zur präzisen 
Auswahl des Bildausschnitts. Gewöhnlich ist der Sucher nie auf den fertigen 
Abzügen abgebildet, in der zweiteiligen Arbeit Viewfinder (2017) macht ihn 
Scheible, auf weißem und schwarzem Hintergrund, jedoch selbst zum Mittelpunkt 
und damit zum Motiv. Im Englischen findet der Sucher im Begriff des ‹Finder› 
seine Entsprechung. Ein sprachliches Detail, das die Doppeldeutigkeit des tech-
nischen Objekts im Spannungsfeld zwischen Suchen und Finden betont. Auf fein-
sinnige Weise wird in dieser Arbeit ein Moment geschaffen, der die Entstehung 
eines Bildes reflektiert.

In einem ähnlichen Zusammenhang lässt sich auch Wie sich das Neue ankündigt 
(2016) lesen, wofür Scheible ein – auf den ersten Blick – eher unscheinbares Motiv 
wählt. Der vor dem Betrachter liegende Raum ist offensichtlich gerade im Umbau, 
Bretter liegen, lose aufeinandergestapelt, auf dem Boden verstreut. Dahinter 
befindet sich eine Wand mit einem kleinen Fenster, das in den angrenzenden Raum 
führt. Doch ist es gerade dieses unauffällige Fenster, an welchem unweigerlich 
der Blick verweilt und dem infolgedessen besondere Aufmerksamkeit zukommt. 
Mit dem Fenster rückt Scheible ein zentrales Motiv der Kunstgeschichte in den 
Mittelpunkt seines Bildes. Es steht metaphorisch für den Übergang zwischen 
Innen und Außen, ist Sinnbild für den sehnsuchtsvollen Blick in die Welt. 
In seinem Malereitraktat De Pictura (1435) beschrieb Leon Battista Alberti seine 
berühmt gewordene Metapher vom Bild als offenem Fenster.3 So stellte er sich 
vor, dass beim Malen eines Bildes die rechteckig eingerahmte Bildfläche einem 
geöffneten Fenster entspricht, durch das er betrachten konnte, was er auf der 
Leinwand festhalten wollte.4 
In Wie sich das Neue ankündigt schweift der Blick jedoch nicht suchend in die 
Ferne, sondern bleibt an den Bruchstücken am Boden haften. Die Veränderung 
beginnt von innen heraus, hier ist offensichtlich etwas Neues im Entstehen. 
Festgehalten ist ein Moment, in dem die Arbeit ruht. Keine Handwerker sind auf 
dem Bild zu sehen. Die Latten und Holzelemente sind die einzigen Spuren, die 
zurückgeblieben sind. Für den Betrachter eröffnet sich ein Schauraum zwischen 
Präsenz und Absenz. 



Die spürbare Abwesenheit des Menschen wird in mehreren Arbeiten  
Scheibles aufgegriffen. So zum Beispiel in SECURITE SOCIALE (2016), das  
ein verlassenes Karussell vor dem Gebäude einer französischen Sozial-
versicherung zeigt. Kein einziges Kind ist darauf zu erkennen, die Einsamkeit 
wirkt erdrückend. Nur vereinzelte Bierflaschen auf der Treppe sind Zeugnisse 
davon, dass dieser Platz von Menschen genutzt wird. Ein Stillleben von  
melancholischer Schönheit.     

Die Arbeit MAXICOLOR (2016) zeigt einen Glaskasten voller Fundobjekte und 
gesammelter Gegenstände, an die persönliche Erinnerungen geknüpft zu  
sein scheinen. Einem Wimmelbild ähnlich, fällt es beim Betrachten schwer,  
ein einzelnes Objekt in den Blick zu nehmen. Das vorgefundene Chaos lässt 
sich nicht wieder in Ordnung bringen. Allein der Zufall hat die Position der 
einzelnen Gegenstände bestimmt, sie sind weder bewusst platziert noch 
erkennbar arrangiert. In ihrer bloßen Erscheinung bleiben die Objekte kon-
textlos ohne Anhaltspunkt auf ihren früheren Besitzer oder Aufstellungsort. 
Es obliegt dem Betrachter, einzelne genauer in den Blick zu nehmen und 
Verbindungen herzustellen. 
Die auf den ersten Blick wahllos durcheinander gewürfelten Objekte werfen 
Fragen auf: Was betrachten wir als wichtig und bewahren es auf? Welchen 
Wert haben die einzelnen Gegenstände? Ähnlich einem Wörterbuch, das hilft, 
eine fremde Sprache zu verstehen, helfen auch Fundstücke und Objekte, 
gesammelt in einem schlichten Kasten dabei, die Wirklichkeit, in der man sich 
bewegt, zu entschlüsseln. Das einfache Objekt bringt uns auf die Spur des 
Existenziellen, indem es uns mit der Frage nach Wert und Bedeutung  
konfrontiert. 
Ein Objekt sticht neben den kleinen Flaschen und Gegenständen heraus: Das  
gerahmte Bildnis zeigt einen Ausschnitt der Madonna del Cardellino (1505-06), 
ein berühmtes Gemälde des italienischen Malers Raffael, das sich in den 
Uffizien in Florenz befindet.5 Die kindlichen Figuren Johannes des Täufers, der  
einen Distelfink in seinen Händen hält, und des nach dem Vogel greifenden 
Christuskindes sind durch den Zuschnitt nicht mehr zu sehen.  



Die Ikonographie zu greifen kann in diesem Fall nur gelingen, wenn man eine 
Erinnerung an die Gesamtkomposition besitzt oder sie zuvor schon in einem 
anderen Zusammenhang gesehen hat. Ist dem nicht so, bleibt dem Betrachter 
nur das Bruchstück mit dem anmutigen Porträt einer schönen Madonna,  
dessen tiefere Bedeutung sich nur schwer ergründen lässt. 

Die Reflexion über die Bedeutsamkeit des einzelnen Gegenstandes und seine 
Auswahl als künstlerisches Motiv sind in den Arbeiten Scheibles immer wieder 
an die Frage nach dem jeweiligen Zustand und der spezifischen Erscheinungs-
form geknüpft. In den Serien Gold und Silber und status report (2017) rückt 
jeweils ein konkretes Objekt in den Mittelpunkt der Betrachtungen. In beiden 
Fällen ist es die besondere Oberfläche, die unterschiedlicher nicht sein könnte 
und die ihre eigene ästhetische Präsenz entwickelt. 

Rettungsfolie – Bestandteil eines jeden Erste-Hilfe-Sets – besteht aus einer 
metallisierten Plastikfolie, die aus zwei fest verbundenen Schichten besteht. 
Als Kälteschutz wird die Silberseite nach innen gelegt, zum Schutz vor über-
mäßiger Sonne nach außen gedreht. Durch unterschiedlich starke Bearbeitung 
ist die Oberfläche mal mehr, mal weniger zerknittert. Aus den Faltungen 
ergeben sich dadurch neue abstrakte Bilder, was in der Reihung der gezeigten 
Fotografien deutlich wird. Sie erinnern an Formen aus Eislandschaften und 
Wasseroberflächen. Subtil nuancierte Licht- und Schattenwirkungen wirken 
mit spannungsreichen Kontrasten und verleihen den Fotografien ihren  
individuellen Charakter. 

Auf den Displays von Smartphones bedeuten Risse und Splitter nichts Gutes: 
Man kann darauf nicht mehr viel erkennen, in ihrer eigentlichen Funktion sind 
sie nicht mehr nutzbar. Indem Scheible die Displays direkt als ‹Druckstöcke› 
verwendet, macht er in der Serie status report die maßstabsgetreuen 
Abbildungen des realen, nun wertlos gewordenen, Objekts sichtbar. Das  
deutliche Bild der Zerstörung durch den Sturz auf den Boden ist unwiderruflich 
in Form von netzartigen Strukturen, einer Zeichnung gleich, in die Oberfläche 



eingeschrieben. Durch die Sprünge im Glas würden – wenn überhaupt – nur 
noch verzerrte Abbilder der Realität auf dem Display erscheinen. Damit  
weisen sie subtil auf eine Thematik von vermittelter Wahrnehmung hin und 
auf die Macht des Fotografen über den späteren Betrachter, seinen Blick  
zu lenken, zu schärfen oder auszuschließen.   

Die Art und Weise, wie sich Marcel Scheible durch seine Umgebung bewegt, 
verdeutlicht vor allem seinen bewussten und sensiblen Umgang mit 
Gegebenheiten und Situationen. Mit aufmerksamem Blick begibt er sich auf 
die Suche und macht auf Brüche und Veränderungen des Alltäglichen  
aufmerksam. In ! (2017) lenkt der Künstler den Blick nach unten auf den 
Boden, auf dem wir uns bewegen. Über eine zerstörte Bodenplatte stolpert 
man beim Gehen unweigerlich. Ein unerwarteter Moment, der uns kurz auf-
schreckt, lässt den Blick plötzlich nach unten wandern. Doch fällt die Platte 
nicht nur durch das Fehlen eines Stückes aus der Reihe: Sie ist zusätzlich 
noch mit Neonfarbe optisch markiert. Das Außergewöhnliche erhält durch 
das aufgesprühte Ausrufezeichen – gleichsam einer Signatur im Bild – seine 
eigene optische Signifikanz. Letzten Endes sind es gerade diese Brüche,  
die lebensnotwendig sind. Sie lassen den Atem stillstehen, doch schärfen 
sie gleichzeitig den Blick – lassen die spitzen Kiesel unter den Füßen wieder 
spürbar werden. 

1	Vgl. Robert L. Stevenson, Travels with a Donkey in the Cévennes, 1879.
2	Jeff Wall, An Encounter in the Calle Valentin Goméz Farías, 
	 Tijuana, 1991, lightbox, 288x229 cm, Mexico.
3 	Leon Battista Alberti, De Pictura (Die Malkunst), 1435, Abschnitt 19.
4 	Albertis Auffassung von der Malerei als Fenster zur Realität veränderte die nachfolgenden 
	 Künstlergenerationen nachhaltig und war grundlegend für die Entwicklung perspektivischer 
	 Konstruktionen. Bis in die Gegenwart ist diese Sichtweise auf die Malerei spürbar geblieben.
5 	Raffael, Madonna del Cardellino, 1505-06, Öl auf Holz,107 x 77 cm, Galleria degli Uffizi, Florenz.


