
 

 

 

Tim Berresheim 

Tropical Dancer (seeing is believing) 2007- 2011 
 

Da dieci anni Tim Berresheim, nato in Germania nel 1975, lavora freneticamente come artista, promotore d'arte contemporanea 

(dirigendo lo spazio Brotherslasher a Cologna dal 2002 al 2004 e FYW dal 2006 al 2010) e musicista sperimentale con una propria 

etichetta indipendente New America. La sua produzione artistica è difficile da categorizzare e nasce dall'incontro tra pittura, 

fotografia e immagini generate al computer. Le sue opere spesso in modo ingannevole sembrano quello che non sono: fotografie o 

dipinti, e hanno la capacità di sfidare i limiti dei media tradizionali e mettere in discussione il potere e l'uso delle immagini nella 

società contemporanea. Berresheim produce immagini manipolate digitalmente dal 2000, lavorando inizialmente con una 

composizione strutturale basata sul collage, che diventa progressivamente più pittorica. Il fatto che il suo lavoro sia così difficile da 

interpretare è conseguenza di una scelta consapevole legata ad un programmatico ermetismo filosofico. 

Intervista a Tim Berresheim di Ilaria Bonacossa 

I.B. Sono affascinata dalla complessità della tua pratica e dal fatto che in molti progetti hai deciso di lavorare in modo collaborativo 

spesso anche delegando parte del processo creativo. Mi puoi raccontare come nascono queste collaborazioni?  

T.B. La cosa più importante della collaborazione con Jonathan Meese (2002 -2005), era il piacere di produrre cose insieme, cioè ci 

intendevamo completamente, la maggior parte delle idee non erano essenziali o non marcavano un ulteriore sviluppo del nostro 

lavoro. Registrare quasi 20 dischi insieme in quattro anni è stato la conseguenza del piacere nel farlo. Credo che anche le mie 

collaborazioni con Thomas Arnolds (2005 -2009) sia stata simile. Un punto importante per la foto che abbiamo fatto insieme e che, 

come ha detto W. Brauneis, a differenza di altre collaborazioni tra pittori e non pittori in questo caso la pittura non ha l'ultima 

parola. Questo sia tecnicamente che teoreticamente. 

I.B. Parlando appunto del critico Wolfgang Brauneis, egli è diventato la figura chiave nell'interpretare il tuo lavoro. Wolfgang è 

coinvolto anche nello sviluppo dei tuoi progetti? Senti il bisogno di una lettura filtrata del tuo lavoro?  

T.B. Dal 2004 Wolfgang scrive regolarmente sul mio lavoro, è l'autore dei due testi più importanti scritti sulla mia opera. 

Recentemente abbiamo collaborato alla mostra "Future Gipsy Antifolklore (What?!)" alla galleria Marc Jancou (2010), abbiamo 

studiato approfonditamente "Arte ed Illusione" di Ernst Gombrich che è stato fonte d'ispirazione per la mostra. Il risultato della 

nostra discussione è stato pubblicato come libro d'artista. Presto inizieremo a lavorare su un libro intervista. Credo che il nostro 

continuo scambio sia molto importante per quella che chiamo conoscenza addizionale, che può portare ad una conoscenza migliore 

delle mie immagini. Ma una volta che l'immagine è creata, è creata – non importa quello che lui o chiunque altro dica o pensi 

riguardo ad essa. Effettivamente, ci sono altri esempi importanti di collaborazioni a lungo termine tra artisti e storici dell'arte, come 

Francis Bacon e David Sylvester o Mike Kelley e John Welchmann. Ovviamente non ho mai pianificato una cosa del genere, ma sono 

felice che sia successa. 

I.B. Da quanto ho capito la musica è importante per te quanto l'arte visiva. Quali sono i tuoi riferimenti nel mondo della musica? 

Senti che la tua creatività si sviluppa in parallelo nella sfera musicale e in quella artistica o porti avanti progetti diversi che a fasi 

alterne diventano più urgenti? 

T.B. I miei riferimenti musicali sono abbastanza eclettici, da Sun Ra a Scooter, direi. Per qualche ragione i miei lavori da solista (due 

dei quali sono stati lanciati da Eventuell, l'etichetta di W. Brauneis) erano concettualmente vicini ai lavori visivi a cui stavo lavorando 

in quel periodo. La composizione della mia recente retrospettiva al Kunstverein Leverkusen trattava il problema WTF attraverso il 

confronto tra opere di fasi diverse. L'idea di WTF è stata ampliata in un CD che è uscito in occasione della mostra "pondering WTF 

(no methodology)" che si occupava dei diversi approcci all'allarme (experimental ambient vs. jumpstyle). Il mio primo disco da 

solista "No Time Left" del 2005 trattava questioni simili alla serie "Lake" che ho fatto con Thomas Arnolds in quel periodo e c'è 

anche una forte connessione tra quelle opere e le fotografie che ho fatto per la copertina. 

 

I.B. A Cardi Black Box presenti una sorta di retrospettiva della tua carriera scegliendo un lavoro di ogni serie dal 2005 ad oggi. I 

lavori insieme sono così diversi che è difficile intuire come si sono sviluppati l'uno dall'altro e per questa ragione hai deciso di 

mostrare un libro d'artista che raccoglie integralmente ciascuna serie, per offrire un'entrata alle progressiva trasformazioni del tuo 

lavoro. In questo modo vuoi offrire al pubblico italiano una narrazione o sentivi che nella tua pratica era il momento di marcare un 

momento specifico? 

T.B. In questo momento sento effettivamente l'esigenza di presentare una sorta di mostra retrospettiva. Questo è stato il caso di 

Leverkusen ed è il caso della mostra a Cardi Black Box, ma sarà anche il caso della mostra che farò con Hartmut Neuman al 

Kunstmuseum Celle a giugno. Ho creato molti lavori negli ultimi anni e ho l'impressione che l'osservatore abbia iniziato a 

perdersi…ho voluto cogliere l'opportunità di presentare il rigore del mio lavoro, la sua evoluzione, le sue particolarità. 

 



 

 

 

 

 

I.B. Hai sempre lavorato con immagini generate al computer in un certo modo aprendo e allo stesso tempo negando una lettura 

narrativa delle tue immagini. Puoi spiegare la genesi del tuo lavoro dato che, citando Brauneis, i curatori 

sanno poco di arte generata al computer… 

T.B. Ti rispondo citando W. Brauneis dal catalogo Condition Tidiness: "Questi quadri ibridi restano enigmatici – ulteriormente 

stabilizzati dalla autoreferenzialità della loro griglia – e si affermano come esperimenti sintetici, non decodificabili di un analisi 

specifica ad un mezzo espressivo e a specifici formati culturali. Includendo le ultime possibilità tecniche, cose mai viste e 

inimmaginabile prendono forma."  

I.B. Guardando le tue immagini la prima sensazione è di un inquietante surrealismo e di uno sconvolgente post-pop che sembra 

respingere chi guarda. Inoltre richiede anche un'attenzione specifica alle forme e alle ombre e alla composizione 

rendendo ogni chiave di lettura dei lavori insignificante. Sono queste le reazioni che cerchi? 

T.B. Si. Tuttavia il mio obbiettivo non è necessariamente quello di respingere lo spettatore, sarebbe troppo semplice e aprioristico. 

Cerco di creare un momento in cui si vive un'esperienza rara, immagini che abbiano un loro potere. 

 

I.B. Al piano di sopra della galleria, presenterai sette stampe su legno che sembrano opere espressioniste astratte diventate digitali 

impazzite. Sono composte da pennellate violente, linee fluttuanti, forme simili a capelli (le parrucche sono state centrali nel tuo 

lavoro altre volte) che sembrano aver finalmente cristallizzato una forma di incontrollabile caos. In un certo qual modo questi lavori 

sembrano più classici o forse potremmo dire più pittorici? Ciò è connesso all'assenza di figure e oggetti riconoscibili? Tuttavia 

sembrano mettere radicalmente in dubbio la funzione della pittura contemporanea. Mi puoi dire qualcosa riguardo a queste opere? 

T.B. Sono consapevole che con quelle immagini sono entrato in un sistema di classificazione che è definito dal gesto astratto. Ma 

spero di riuscire a presentare immagini che possano essere lette come lavori astratti e allo stesso tempo figurativi (come 

conglomerati di capelli e fili). In questo caso abbiamo a che fare con lavori astratti che possono essere mappati in ogni dettaglio che 

può essere trovato all'interno dello spazio pittorico. Non solo perché – come ha scritto Wolfgang – tutte quelle linee e figure non 

sono segni bensì figurazioni e considerandole più pittoriche, diventano un commento sul mito della pittura. Non ho nulla contro la 

pittura in generale. é solo che credo che la predominanza della pittura nell'arte degli anni 2000 e 2010 combinata con il fatto che ci 

siano moltissime nuove possibilità tecnologiche di produrre opere d'arte che vengono completamente trascurate, sia un segno di un 

momento anacronistico e neo conservatore. 

 

 

 

 

 

 

 

 

 

 

 

 

 

 

 

 

 

 

 

 

 

 

 

 

 

 

 

 



 

 
 
Tim Berresheim 
Tropical Dancer (seeing is believing) 2007- 2011 
 

 

Tim Berresheim, born in Germany in 1975 has been working frantically both as visual artist, art promoter (running from 2002 to 

2004 the exhibition room Brotherslasher and from 2006 to 2010 FYW) and experimental musician producing his independent label 

New America for the last ten years. His diverse practice is hard to define and categorize and is born from the encounter between 

painting, photography and computer generated images. His works often deceptively look like what they are not: photographs or 

paintings, and have the capacity to challenge the limits of traditional media and question the power and the use of images in 

contemporary society. Berresheim has been producing digitally manipulated images since 2000, working initially more on a collage 

based structural composition that has progressively become more painterly. The fact that his work is so difficult to unravel is a 

conscious choice and is linked to a programmatic philosophical hermetism. 

 

Ilaria Bonacossa interviews Tim Berresheim 

 

I.B.I am fascinated by the complexity of your practice and by the fact that in many of your projects you have decided to work 

collaboratively with other artists often even releasing part of the creative project. Can you tell me a little bit about these 

collaborations? 

T.B. The most important thing about the collaborations with Jonathan Meese (2002 – 2005) was the fun in producing things 

together, i.e. we met on the level of producing, most of the ideas weren't essential or marking a new step in our own ouevres. 

Recording almost 20 records together in four years was simply a result of the pleasure we had in doing it. I think my collaborations 

with Thomas Arnolds (2005 to 2009) can be seen under the same light. An important point for the picture we did together is that, 

as W. Brauneis stated, differently to other collaborations between painters and non-painters here painting does not have the final 

say. That is both a technical and a theoretical aspect. 

 

I.B. So lets talk about the curator and critic Wolfgang Brauneis, who seems to be the key interpreter of your work. Is he involved 

also in the development of your projects? Do you feel the need for a filtered reading of your work? 

T.B. Since 2004 Wolfgang is regularly writing about my work, he is also responsible for the two most basic texts. Recently we also 

started to collaborate, for the exhibtion "Future Gipsy Antifolklore (What?!)" Marc Jancou (2010), we extensively studied Ernst 

Gombrich's "Art as Illusion" together, which was an important background for that exhibition. The result of our discussion was 

published as an artist book. Soon we will start on an extensive interview book. I think our permanent exchange is very important for 

what I call additive knowledge, that probably, but not necessarily can lead to a knowledge about images. But once a picture is 

done, it's done – no matter what he or anyone else is saying or thinking about it. I think there are other important examples of long 

lasting collaborations between artists and art historians, like Francis Bacon and David Sylvester or Mike Kelley and John Welchmann. 

Of course I didn't plan something like that, but it happened. 

 

I.B. As far as I understand music is for you as important as visual arts. Who are your references in the music world? Do you feel 

your creativity develops the music and visual sphere in parallel or are you developing different projects that 

alternatively become more urgent? 

T.B. The musical references are pretty eclectic, from Sun Ra to Scooter, I would say. For some reason my solo releases (two of 

them actually were released on Eventuell, W. bauneis' labels) were in conceptual and/or thematical proximity to the visual work I 

was working on. The arrangement of my recent retrospective at the Kunstverein Leverkusen dealt with the issue of WTF through 

the confrontation of pictures of different phases. The idea of WTF was expanded with the CD I released for the exhibition 

"pondering WTF (no methodology)" that dealt with different approaches to alarm (experimental ambient vs. jumpstyle). My first 

solo release "No Time Left" from 2005 dealt with similar issues as the "Lake" series I did with Thomas Arnolds and there is also a 

strong connection between those picture and the photographs I did for the cover. 

 

I.B. At Cardi Black Box you present a small retrospective of your career choosing one work from each series from 2005 to today. 

The works together are so different that it is hard to feel they have developed one from the other and because of this you have 

decided to show an artist book that collects the whole series as a way of offering an entrance in your works progressive 

transformation. Is this a way of offering the Italian public a narrative or did you feel in your practice in 

general it was the time to mark a specific moment? 

T.B. Right now I do indeed feel that it actually is the time to present a kind of retrospective exhibition. This was and is the case in 

Leverkusen and here at Cardi Black Box, but that also will be the case at the exhibition I'll present with Hartmut Neuman at the 

Kunstmuseum Celle in June. I produced quite some stuff in the last few years and I had the impression that the viewers started 

getting lost... I wanted to take the opportunity to present the stringency of the works since 2005, their development, their 

peculiarities. 



 

 

 

 

 

I.B. You have always worked with computer-generated images as a way of working on composition form and at the same time 

negating a narrative reading of the images. Can you explain the genesis of the work as (quoting Brauneis) 

curators often don't have much knowledge of computer generated … 

T.B. Quoting W. Brauneis in the catalogue Condition Tidiness: "These hybrid pictures remain enigmatic –additionally secured by 

their self-referential grid – and assert themselves as synthetic, not decodable alternative drafts to media specific analysis and 

cultural formats. Including the latest technical possibilities, the previously unseen and unimaginable 

is being visualised." 

 

I.B. Looking at your work the first feeling is of uncanny surrealism and unsettling post-pop that seems to voluntarily push the 

viewer away. Yet it also calls for a specific attention to forms, shadows and composition letting the narrative 

behind the work gradually become insignificant. Are these the reactions you are looking for? 

T.B. Yes. Although it's not my aim to push the viewer away that would be too simple and also would be based on established 

premises. I want to create a rare experience, images with a very peculiar power. 

 

I.B. Upstairs at the gallery you will present seven different wood-prints that seem to be abstract expressionist artworks gone digital 

and crazy. They are composed of brush strokes, lines, hair-like shapes (wigs have been central to your work other times) that seem 

to have finally crystallized a form of random chaos. In a way this work seems more classical or maybe more painterly? This is 

connected to the absence of recognizable figures and objects on the other it radically questions painting in contemporary society. 

Can you tell me something about them? 

T.B. I am aware that with those images I enter a classification system that is defined by abstract gestures. But I hope to succeed in 

presenting pictures that can be read as abstract works, but, at the same time, as figurative (as conglomerates of hair or wire). Here 

we have to deal with abstract works, which can be mapped in every detail that can be located inside the pictorial space. Not only 

because – as Wolfgang wrote – all those lines and figures and not traces, but figurations, speaking about being more painterly, they 

are a comment on the myths of painting. I don't dislike painting in general. It's just that I think the hype of painting in the art of the 

2000s and 2010s combined with the fact that there are so many new technological possibilities to produce works of art that are 

neglected is a sign for a pretty anachronistic and neoconservative state of things. 

 

 

 

 


