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ihm schon früh ein Anliegen, sich von Beeinflussung durch Professoren der Malerei 

weitgehend frei zu machen. Ausflüge in die Bildhauerkunst führten dann dazu, dass 

er begann, nach Wegen zu suchen, die klassische Malerei in den Raum auszuweiten. 

Dabei halfen ihm neben seinem künstlerischen Talent vor allem seine mathemati-

sche Begabung und seine Liebe zu Geduldspielen. In Abwendung von jeder Mo-

numentalität begann Maxim daher, die Bildfläche immer weiter hinunter zu brechen: 

Angefangen bei Kuben und immer kleiner werdenden Keilen, über Glassplitter, bis 

zur Verwendung farbiger Holzstäbchen. Die Möglichkeiten dieses Materials trieb er 

dann auf die Spitze: Indem er die Stäbchen aufrecht auf den Bilduntergrund auf-

bringt, zersplittert er die Fläche in pointillistisch anmutender Manier in ihre kleinsten 

Einzelteile, durch die die Bildoberfläche auf nebeneinander gesetzte Farbtupfer re-

duziert und das Motiv in einer mit Verpixelung vergleichbaren Struktur aufgelöst wird.

	 Doch entsteht die Wirkung der Kunstwerke nicht nur durch das verwendete Ma-

terial, sondern auch durch die Leerstellen dazwischen. Vergleichbar mit einem Binär-

code greift die Technik der Serie mit aufrechten Holzstäbchen zurück auf einen Vorrat 

von nur zwei Zeichen. In der Computerwelt sind diese Zeichen Einsen und Nullen; in 

Maxims Welt sind es Materialien und Zwischenräume. In einem exakt definierten Sche-

ma wird jeder Einzelschritt der Materialverwendung genau vorgegeben, wodurch 

die Kunstwerke durch Sequenzen der beiden Zeichen Material und Zwischenraum 

ihre äußere Form finden. Hierdurch wird Maxims Material zählbar wie digital kodier-

te Informationen in der Computerkunst: Für das kleinste Format seiner Serie mit auf-

rechten Holzstäbchen verwendet er über 5.000 einzelne Elemente, bei den Kunst-

werken aus flach aufgelegten Holzstäbchen sind es im Durchschnitt schon 22.000 

und in experimentellen Arbeiten kommt Maxim bei der schwindelerregenden An-

zahl von weit über 50.000 Holzstäbchen an. Um diese unglaubliche Masse an Mate-

rial in eine funktionierende Ordnung zu bringen, bedarf es höchster Präzision, denn 

der Erfolg seiner hochkomplexen Systeme ist maßgeblich davon abhängig, dass 

die Einzelteile vereinheitlicht sind und im Kollektiv zuverlässig zusammen wirken.

	 Daher entwickelt Maxim seine Kunst zunächst auch tatsächlich am Computer. Mit-

hilfe eindeutiger Algorithmen simuliert er zuerst das Kunstwerk und dessen Wirkung 

am Bildschirm. Er berechnet es unter Berücksichtigung aller Umgebungsvariablen und 

bearbeitet und verändert es so lange, bis die Skizze seinem Anspruch genügt. Erst dann 

entlässt er es in den Produktionsprozess. Dort, wo Aljoscha also die Kontrolle aufgibt 

und die Konfiguration seiner Werke dem Zufall überlässt, betreibt Maxim ein Mikroma-

nagement, in dem jede Wirkung – und erscheint sie auch als noch so zufällig – das Er-

gebnis einer genauen Planung und einer minutiösen Überwachung des Materials ist.
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	 Maxims Schaffensprozess ist aber nicht nur von akribischer Berechnung gekenn-

zeichnet. Als Künstler ist er allem gegenüber als Inspiration aufgeschlossen. Er nimmt 

Eindrücke intuitiv auf, verarbeitet sie emotional und lässt sie als neue Ästhetiken Ein-

zug in seine Kunst finden. Als Gegengewicht zur Kontrolle lassen sich in seinem Schaf-

fen so auch Hinweise auf eine große Freude am Spiel finden – am Spiel mit Farben, 

mit Licht- und Perspektivänderungen sowie am Nachdenken über komplexe Struk-

turen, Formen und Oberflächen. Die Anfänge hierfür finden sich in seinen frühen 

Jahren, wo er den Spaß an Vexieren, komplizierten Rätseln und geistigen Herausfor-

derungen entdeckte. In seiner Kunst entwickelte sich daraus der Wunsch, visuell Ver-

wirrung zu stiften und führte dazu, dass Maxim uns in seinem Schaffen nicht nur ma-

thematische Akribie und hervorragendes technisches Geschick demonstriert, sondern 

auch Illusionen erzeugt. Er irritiert unsere Wahrnehmung, lädt uns zur Bewegung 

vor seinen Werken ein und fordert uns auf, den Blickwinkel immer wieder zu ändern. 

	 Maxims Œuvre ist geprägt von großer Serialität, bei der sich eine Vielzahl an Se-

rien zwar nacheinander entwickelten, aber bis heute kontinuierlich fortgeführt wer-

den. Mit der Erkenntnis, dass die Möglichkeiten des Materials noch lange nicht 

ausgeschöpft sind, fließen die fortschreitenden Erkenntnisse seiner Wahrnehmungs-

forschung stetig in seine bestehenden Serien ein. Dies erlaubt es ihm, neue Ideen im-

mer direkt mit vorhandener Technik auszutesten, visuelle Szenarien wieder und wieder 

durchzuspielen und die Grenzen der Wahrnehmung immer weiter zu verschieben.

	 Die äußere Form des Porträts dient Maxim dabei vorrangig als Vehikel zum Transport 

seiner Ideen und ist mithin Mittel zum Zweck. In Maxim Wakultschik – Polymorphismus 

zeigt er uns, dass die vielgestaltigen Möglichkeiten des menschlichen Gesichts für ihn 

die ideale Ausdrucksform ist. Seine Porträtkunst ist frei vom Narrativ und auf wenige, wohl 

ausgewählte Attribute reduziert. Durch diesen Wegfall alles Überflüssigen erkennen wir, 

dass der Fokus auf der Wirkung der faszinierend-vertrackten Oberflächenstrukturen liegt.

	 Alle seine Serien sind durch Variationen des Morphing gekennzeichnet. Manchmal 

findet sich dies im strengen Sinne der Definition, indem sich ein Bild fließend und ohne 

abrupte Übergänge gänzlich von einem in ein anderes verändert. Dieser Effekt kommt 

besonders wirkungsvoll in Maxims Multipersonality-Serie zur Geltung, in der zwei eigen-

ständige Porträts der klassischen Malerei in Bahnen unterteilt und abwechselnd auf La-

mellen aufgebracht werden. Durch unsere Bewegung vor dem Werk sehen wir erst das 

eine Porträt, dann einen Übergang und schließlich das zweite. In seinen Arbeiten mit 

Holzstäbchen aus der facettenreichen Serie der Optical Portraits begegnet uns das Mor-

phing in einer abgewandelten Variante. Hier sind die Veränderungen subtiler, dabei aber 

nicht weniger frappierend: In sanften Übergängen ist es nicht das Gesicht als solches, 
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das sich verändert, sondern die Atmosphäre des Ausdrucks. Dies zeigt wieder, dass der 

wahre Gegenstand seiner Kunst nicht das Individuum sondern unsere Wahrnehmung ist.

	 Im Falle von Aljoschas Kunst ist es unsere Fantasie, die uns im Unbekannten be-

kannte Formen erkennen lassen will. Bei Maxim ist es unsere optische Wahrneh-

mung. Unser Auge nimmt die Myriaden farbiger Punkte auf und setzt sie wie in der 

Pixelkunst oder in einem Mosaik zu einem Bild zusammen. So erfahren auch Maxims 

Werke eine Verlebendigung durch den Eindruck, dass uns die Blicke der Dargestell-

ten zwischen Holzstäbchen und Leerstellen stetig zu folgen scheinen. Doch bleibt 

es offensichtlich, dass es sich immer nur um ein Konstrukt unseres Geistes handelt, 

das in der Anordnung bunter Holzstäbchen menschliche Gesichter erkennen will. 

	 In diesen Gesichtszügen kommt ein für Maxim charakteristisches Schönheitsideal 

zum Ausdruck. Seine Kunstwelt ist bevölkert von einem Personal, das vielgestaltig ist, 

aber einem fest vorgegeben weiblichen Idealtypus entspricht: Durchweg jung, meist 

zart und oft von geradezu überirdischer Schönheit. In dieser Erscheinung verweist 

es auf seine Ausbildung nach klassischen Prinzipien der Ästhetik. In seinem weibli-

chen Ideal manifestiert sich ein Inbegriff der Vollkommenheit, wie wir ihn bei den Al-

ten Meistern finden. Darin scheinen Maxims junge Grazien ihre DNA geradewegs von 

Botticellis Venus und Leonardos Mona Lisa geerbt zu haben, mit denen sie nicht nur 

ewige Jugend und Anmut gemein haben, sondern auch die Aura des Unerreichbaren. 

Diese Ausstrahlung entsteht durch eine Schönheit, die sich den irdischen Maßstäben 

entzieht, aber ebenso durch eine Technik, die die Unerreichbarkeit unterstreicht: Die 

aufrechten Holzstäbchen-Bilder bilden mit ihrer schroffen, zerklüfteten Oberflächen-

struktur eine unüberwindbare Barriere, die im Kontrast zur Lieblichkeit des Motivs 

steht und durch die eine zusätzlich Distanz entsteht. Bei den flachen Arbeiten ist es 

die Wirkung durch die Art und Weise, wie die Holzstäbchen auf den Bilduntergrund 

aufgebracht sind und die dem festen Material Holz eine liquide Qualität gibt. In die-

ser Inszenierung des Materials beginnen die Farben wie Flüssigkeiten in fest vorge-

gebener Richtung über die Oberfläche zu rieseln, zu tropfen und zu schwimmen. In 

einem Moment noch stehen sie optisch wie einzelne, rinnende Tropfen nebeneinan-

der, um sich im nächsten in unserem Auge miteinander zu vermischen. Dadurch ent-

steht bei uns ein Bild von transienter Wirkung, in der das Motiv nicht greifbar wird. 

	 Darüber hinaus birgt auch die Farbigkeit der Kunstwerke einen Schlüssel zum Ge-

heimnis von Maxims nymphengleicher Schönheiten. Jede Arbeit ist eine Manifestation 

seiner Experimente mit Farbe und Licht und trägt in sich das Erbe intensiver Überle-

gungen und Anpassungen. Für sein Farbspiel nutzt er eine Palette von mehr als 750 

Farbtönen, aus der er gezielt nach einer Reihe von Gesichtspunkten auswählt. An obers-
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ter Stelle steht bei ihm dabei die starke Leuchtkraft, die er durch die Kommunikation 

der Farben miteinander erreicht. In harmonischer oder konstrastierender Anordnung 

unzähliger Töne und Nuancen bringt Maxim eine Farbkomposition mit höchster Vib-

ration und Lebendigkeit zum Erklingen. Er bedient sich hierbei der Beobachtung des 

Umgebungslichts und den Studien der Gegenfarbtheorie, die er oft bis ins Psyche-

delische übersteigert. Mit dieser Verwendung der Farben erreicht er eine überirdi-

sche Strahlkraft, die jeder Erdverbundenheit entrückt ist und seine jungen Göttinnen 

in einen ätherischen Farbglanz hüllt. Dass sie durch prismatische Erscheinungen und 

changierendes Lichtflimmern wie die Ikonen der orthodoxen Kirche von einem Nimbus 

aus Farbe und Licht umgeben sind, attestiert, dass Maxims Kunst nicht nur aus Mate-

rial, technischen Überlegungen und Manipulation der Wahrnehmung entsteht, son-

dern auch aus einer emotionalen Empfindsamkeit, die er versucht, sichtbar zu machen.

	 Doch gilt es bei allen Überlegungen zur Akribie der Konzeption und zur Schöp-

fung von Schönheit auch zu betonen, dass weder das Schaffen von Aljoscha noch 

das von Maxim von Perfektion gekennzeichnet ist. Vielmehr finden wir in der Kunst 

beider Hinweise auf den Fehler als ästhetisches Faszinosum. Obwohl bei beiden der 

Anspruch auf Ästhetik und Kunstgenuss offensichtlich ist, spielen sie gleichzeitig mit 

dem Bruch, dem Fehler, der Störung. Der Titel Aljoscha – Bioethical Aberrations ist 

eine Anlehnung daran. Unter dem Begriff der Aberration fasst Aljoscha Abweichun-

gen aller Art von der Norm zusammen: Instabilitäten, Pathologien, Deformationen, 

Unfälle. Er unterteilt das Auftreten von Aberrationen in regelmäßiges und sprung-

haftes, wobei letzteres seltener auftritt, dann aber umso überragender. In Aljoscha  – 

Bioethical Aberrations nimmt er Bezug auf die Hypothese, dass die Lebensform 

Mensch einem solchen bemerkenswerten Ereignis der Kategorie Störung entstammt. 

	 Unsere Gesellschaft betrachtet Abweichungen, Erkrankungen und Missbildungen 

jeder Art jedoch überwiegend immer noch als absolute Negative. Dabei wird zu häufig 

übersehen, dass gerade auch Mutationen und Rekombinationen – kurz, das Willkürspiel 

der Evolution – die Weiterentwicklung des Lebens begünstigen. Störungen zwingen das 

Gehirn zum Umdenken, den Körper zur Anpassung und die Psyche zu einer Veränderung 

der Einstellung. Darin liegt enormes Potenzial, denn Wachstum entsteht nicht da, wo wir 

die ewig gleichen, ausgetretenen Wege weiter gehen. Das wirkliche Hinauswachsen fin-

det dort statt, wo wir Neuem begegnen und zumeist da, wo der Komfort endet: Im Unbe-

kannten, aufgrund von Schicksalsschlägen und durch Störungen des eigentlichen Plans.

	 Während Störungen in der Kunst von Aljoscha von philosophisch-intellektuel-

len Überlegungen begleitet werden, beleuchtet Maxim sie ganz konkret im Material, 

in dem unerwartet kleine Farbstörungen erscheinen. In der Zusammensetzung seiner 
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Werke holt er zufällig entdeckte optische Aberrationen gezielt in den Vordergrund, be-

tont sie noch zusätzlich und integriert sie als sinnvolle Ergänzung in die Kunstwerke. 

Besonders in seinen Werken mit flachen Holzstäbchen demonstriert er dies. So tau-

chen in den überaus streng geplanten Farbflächen plötzlich Störfarben auf, die das 

Bild geradezu infizieren: Im Inkarnat erscheinen unerwartet Grün und Pink. Das Blond 

erhält satte, blaue Strähnchen. Das Brünett wird von grellem Gelb durchsetzt. Kleine 

Unregelmäßigkeiten durch leuchtende Neonfarben unterbrechen für einen Augen-

blick das komplexe flächige Zusammenspiel der Farben. Dabei steht die Anordnung 

der Holzstäbchen in starker Korrelation zur Störwirkung: Je akkurater die Konfigurati-

on, desto mehr Aufmerksamkeit erregt und erhält die absichtliche Störung und führt 

so zu einer vorübergehenden Reindividualisierung der einzelnen Elemente im Ganzen.

	 Diese absichtliche Lossagung von der Kontrolle überrascht umso mehr, weil es 

sich bei Maxim um einen Künstler handelt, der im Entwurf nichts dem Zufall überlässt; 

ihm nichts überlassen darf. Umso bemerkenswerter ist es, dass er sich bei der prakti-

schen Ausführung seiner Entwürfe in großen Teilen von seinem Anspruch auf Perfek-

tion verabschiedet. Obwohl es technisch mittlerweile möglich wäre, derart konzipier-

te Kunstwerke maschinell herzustellen, arbeitet Maxim ganz bewusst unter Beigabe 

des Faktors Mensch, trotz – oder vielleicht gerade wegen – des Potentials für Fehler. 

In der von Menschenhand ausgeführten Montage seiner Kunstwerke kommen nicht 

nur Lack, Holz und Kapa-Platten zum Einsatz, sondern auch die Möglichkeit für Fehler 

und das Element Zufall. Doch wirken diese gewollten Abbildungsfehler ganz und gar 

nicht störend. Vielmehr versetzen die optischen Schwankungen das Werk noch zusätz-

lich in Vibration, geben ihm noch mehr Spannung und erhöhen die Anziehungskraft.

	 Dies ist ebenso charakteristisch für die Kunst von Aljoscha, der über einen Zufall 

zur Dreidimensionalität gekommen ist und dessen Figuration der Einzelelemente seines 

Kunstwerks nach diesem Prinzip entsteht. Raum für Zufälle ist ein markierender Faktor im 

Schaffen beider Künstler und beide haben ein Talent, in diesen Zufällen, die vielleicht aus 

Versehen und Missgeschick geboren wurden, den ästhetischen Wert zu erkennen und sie 

als Ausgangspunkt für weitere Forschungen zur Entwicklung von Kunstgriffen zu nutzen. 

	 Fehler als Faszinosum. Das Disruptive als Weg zum Wachstum. Schönheit im Un-

vollkommenen. Mit diesen Themen lässt sich sowohl im Schaffen von Aljoscha als auch 

von Maxim ein Verweis auf eine gesamtheitliche Entwicklung in unserer heutigen Ge-

sellschaft ablesen. Wir haben bereits begonnen, uns der Idee von Diversität und Inklu-

sion als Bereicherung für unsere Gesellschaft zu öffnen. Eine Evolution des Denkens ist 

im Gange, das mehr einschließt als ausgrenzt und das auch das Außergewöhnliche in 

unserer Vorstellung von Norm berücksichtigt. In der Realität haben diese neuen Denk-
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ansätze noch nicht gänzlich Wurzeln geschlagen und werden noch mit Skepsis beäugt. 

Doch verhält es sich damit wie mit Aljoschas Bioism: Das Umdenken mag noch nicht 

abgeschlossen sein, aber die richtigen Anlagen sind als Tiefenströmungen des Wan-

dels bereits vorhanden. Die Veränderungen mögen langsam voranschreiten, aber sie 

tun es stetig und sie tun es grundlegend und vielleicht müssen wir den finalen Schritt zur 

größeren Offenheit des Geistes wieder einmal als großen, aberrativen Sprung machen.

	 Im Schaffen von Aljoscha und von Maxim gehen Kunst und Wissenschaft eine 

fruchtbare Liaison ein, die die beiden Künstler zu Grenzgängern zwischen den Wel-

ten macht. Welten, die für neue Ideen durchlässig sind und in deren Zwischen-

räumen Platz für neue Ausdrucksformen ist. In diesen Zwischenräumen, diesen 

Spiel-Räumen inszenieren Aljoscha und Maxim Ideen und Orte mit Hilfe performati-

ven Materials, dessen kombinatorische Möglichkeiten schier unendlich sind. Im Er-

gebnis gelangen beide so zu einer herausragenden, kommunikativen Kunst, die 

vibriert und pulsiert, die Resonanz und Unruhe erzeugt. Beide Künstler stellen Fra-

gen, die einen Diskurs auslösen – über Utopien menschlicher Entwicklung im Werk 

von Aljoscha, über die Grenzen menschlicher Wahrnehmung im Schaffen von Ma-

xim. Fragen, über das, was war. Über das, was ist. Und über das, was kommen mag.
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in der britischen Malerei des 19. Jahrhunderts. Sie lebt und arbeitet als Artist Liaison in Düsseldorf.
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