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As Eric Dolphy said: “When you hear music, after it’s over, it’s gone, in the air, you can 
never capture it again.“ But yet I try to hold on to the music by giving the moment it was 
produced a visual and thus tactile form. So I preserve something that seems to be unpre-
servable. The sound guides me: I’m a kind of hooked to the moment – from the ear to 
the heart to the hand to the brush on the paper. It‘s not about recognizability of musicians 
or venues etc. It is about the energy and what it triggers in the musicians, in me, and in 
the audience. For me, it is all about the dialectic of movement and silence, tension and 
relaxation, just internal conditions. Simultaneous concentration on music and my artistic 
work evokes more unexpected pleasures in me than just listening. After the festival and 
back home in my studio in Wuppertal, often big size works on canvas arise from the ex-
perience.

Jorgo Schäfer
Excerpt from an interview with Steve Dalachinsky 
Steve Dalachinsky (†2019), New York poet and author. He was an integral part of the NY and US jazz scene. 

Eric Dolphy sagte seinerzeit: “When you hear music, after it’s over, it’s gone, in the air, 
you can never capture it again.“ Dennoch versuche ich, die Musik festzuhalten, ich gebe 
dem Moment eine visuelle, greifbare Form. So bewahre ich etwas auf, was nicht aufzu-
bewahren möglich erscheint. Ich lasse mich vom Sound leiten und gebe mich ganz dem 
Moment hin: vom Ohr zum Herzen zur Hand zum Pinsel aufs Blatt! Ein Prozess, bei dem 
es mir nicht um Wiedererkennbarkeit der Musiker oder des Veranstaltungsortes geht. Es 
geht mir um die Energie des Augenblicks und was sie auslöst ... in den Musikern, in mir, 
im Publikum. Es geht mir um die Dialektik von Bewegung und Ruhe, Anspannung und 
Entspannung, innere Zustände eben ... 
Die gleichzeitige Konzentration auf die Musik und mein eigenes künstlerisches Tun löst 
immer wieder ungeahnte Glücksgefühle aus, anders als beim reinen Zuhören. Zu Hau-
se, in meinem Atelier, entstehen im Nachklang zum Festival, regelmäßig großformatige 
Arbeiten auf Leinwand.

Jorgo Schäfer
Auszug aus einem Interview mit Steve Dalachinsky
Steve Dalachinsky (†2019), New Yorker Dichter und Schriftsteller. Er war ein integraler Teil der NY- und US-Jazz-Szene. 
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Artist in residence
Bereits zwanzig Mal in Folge, in den Jahren 2000 bis 
2019, war Jorgo Schäfer Artist in residence beim Vision 
Festival in New York. Dieses Künstlertreffen hat sich dem 
Avantgarde-Jazz verschrieben und zugleich der ural-
ten Idee vom inneren Zusammenhang und Zusammen-
wirken aller Künste: Tanz und Lyrik haben beim Vision 
Festival ebenso ihren Ort wie die durch neue Medien 
hervorgebrachten Ausdrucksformen und die klassischen 
bildenden Künste. 
Jorgo Schäfer ist Maler und Cartoonist, und er liebt Jazz 
– am meisten die freie, offene Form. Die Nähe zu dieser 
Musik ist gewachsen über Jahrzehnte, sie wurde initiiert 
und intensiviert durch die Freundschaft zu Peter Kowald 
(gest. 2002), dem Wuppertaler Free-Jazz-Bassisten und 
Mitbegründer des Vision Festivals. Diese Verbunden-
heit mit dem Jazz führte Jorgo Schäfer zu einem ganz 
eigenen künstlerischen Ausdruck: In den New Yorker 
Live-Konzerten ist er mittendrin. Sein Arbeitstisch steht 
im Publikum. Er skizziert, er zeichnet, er malt, während 
die Musiker auf der Bühne spielen, jammen, improvisie-
ren. Hören und Sehen sind im sinnlichen Wechselspiel, 
Aufnehmen und Ausagieren fallen in eins, Musik und 
Malerei laufen parallel. Parallelen treffen sich im Unend-
lichen: Hör-Bilder entstehen.

Der Spiegel der Sprache
Nicht nur die Parallelität, sondern auch die essentiel-
le Verflochtenheit von Musik und Malerei finden ihren 
Widerhall in unserer Sprache: So bezeichnen wir tiefe 
Töne als „dunkel“ und hohe als „hell“, von „Farbton“ 
und „Klangfarbe“ sprechen wir oder von der „Kolo-
ratur“, und die „Komposition“ ist das Rückgrat beider 
Künste. Die wunderliche Bedeutungsvielfalt des engli-
schen Wortes „blue“ (blau, traurig, schwermütig) hat es 

gar ermöglicht, dass eine ganze Musikrichtung nach ei-
ner Farbe benannt wird: der Blues. Die charakteristische 
„blue note“ bringt den Moll-Ton in den Dur-Akkord, sie 
trübt die helle Harmonie mit dem dunklen Zwischenton 
der Schwermut. Auch Jorgo Schäfer nutzt die semanti-
sche Auffächerung des Wortes „blue“ in einigen seiner 
Bilder, was sich bereits im Titel zeigt: etwa „Blue Head 
(Supreme)“, „Blue Head(ache)“ oder „Blue Head 1“. 
Ein 2003 geschaffenes Bild zeigt ein „Trio in Blue“. Der 
Titel trägt den Zusatz „Unfinished“. 
Dieser spielt an auf eine weiß(gelassen)e Fläche in der 
linken Bildhälfte. Mit ihr bricht etwas eigenartig Frem-
des ein in die Welt der in tiefes Nachtblau getauchten 
Musikergestalten. Deren Gesichter sind kaum zu erken-
nen und die an den Instrumenten agierenden Hände 
scheinen karikaturhaft überzeichnet. Der vom unfertigen 
Weiß bedrängte Musiker, so Jorgo Schäfer, repräsen-
tiert den verstorbenen Freund Peter Kowald. Das Weiß 
fungiert als Farbe des Todes.
Trotz solcher Zuordnungen wäre es jedoch zu einfach, 
die Jazz-Bilder von Jorgo Schäfer mittels einer 1:1-Me-
thode zu entschlüsseln und in Aussagen zu prägen. Es 
geht nämlich gerade nicht darum, Gehörtes sichtbar ins 
Bild zu setzen oder gar Jazztöne in Farbtöne zu ver-
wandeln. Ein Beispiel mag veranschaulichen, wie man 
sich die Entstehungssituationen der Jazz-Bilder vorstel-
len kann: Von Eduardo Chillida, dem großen baskischen 
Bildhauer, ist nicht nur bekannt, dass er die Musik Johann 
Sebastian Bachs liebte und verehrte, sondern auch, dass 
er sich deren Kompositionsstrukturen erschloss. Natür-
lich lässt sich hier weder ein eindeutiger noch monokau-
saler Einfluss beschreiben. Was sich jedoch beobachten 
lässt, ist eine Verwandtschaft in Klarheit und Leichtigkeit.
Womöglich speisen sich Chillidas meterhohe und ton-

nenschwere Arbeiten auch aus der Quelle einer ma-
thematisch schlichten und genial einfach konstruierten 
Bach‘schen Fuge. Es ist vielleicht eine solche enge Ver-
wandtschaft, die Jorgo Schäfer in seinem künstlerischen 
Tun als Maler mit den Free-Jazzern an den Instrumenten 
verspürt und entwickelt hat und die er pflegt. Womög-
lich malt Jorgo Schäfer so wie etwa Jemeel Moondoc 
oder Fred Anderson ihr Saxofon spielten, in der Art ei-
ner zugleich gelenkten und sich überlassenen Improvi-
sation. Farben und Klänge fließen, „Figuren“ bieten sich 
an, werden konturiert, wieder losgelassen, verwischt, 
übermalt, ein Ton verfliegt und entsteht wieder neu wie 
aus dem Nichts, dann bilden sich überraschend wieder 
Zusammenklänge, Farbakkorde vielleicht, die im nächs-
ten Moment wieder auseinanderstieben.
„Linienführung“ und die Entfaltung von „Motiven“ oder 
„Themen“ sind Formulierungen, die in den Jazz gehö-
ren wie in die Malerei. Es sind vermutlich die Klänge 
des Free Jazz, die der menschlichen Stimme am nächs-
ten sind, dem unmittelbar geäußerten Laut. Free Jazzer 
„machen“ keine Musik, sie überlassen sich ihren Instru-
menten. So wie sich Jorgo Schäfer im Grunde seinen 
Malwerkzeugen überlässt, wenn er eintaucht in die 
Energie eines Jazz-Publikums während eines Live-Kon-
zerts: Gesehenes und Gehörtes, Gefühltes, Gedach-
tes, Geträumtes münden ein in einen breiten Assozia-
tionsstrom, der immer wieder überraschend und neu an 
Stromschnellen verweilt und sich konzentriert, um sich 
dann wieder in Fluss zu bringen. So halten die Jazz-Bil-
der diesen Strom nicht an oder fest, sondern sie kon-
kretisieren bildhaft sein Fließen, sie transformieren die 
musikalische Energie in die Bewegungen des Pinsels 
und der Bambusfeder. Es ist ein Hin und Her zwischen 
Drauflosarbeiten und Innehalten, zwischen spontanem 
malerischem Gestus und reflektierter Gestaltung. Die 
im Konzert entstandenen Arbeiten ziehen ihre Wirkung 
aus dem Charakter des Temporären, des Skizzenhaften, 
wie auch bei den 2004 auf chinesischen Papierrollen 
gemalten Szenen zu sehen ist. Später im Atelier kön-
nen solche „Live-Skizzen“ die Grundlage bilden für 

die Ausarbeitung und Entwicklung vielschichtiger Bil-
der: Erinnerungen, fotografierte Motive, Applikationen, 
Grundthemen des Künstlers treten hinzu. Aus sponta-
nen Zeichnungen werden tief strukturierte Bilder, denen 
Jorgo Schäfer Zeit lassen kann – und dann, nach einer 
Pause, ist sie vielleicht da, die Idee für die nächste Kon-
tur, die nächste Farbgebung, die nächste Schicht.

Tönungen und Übergänge
Diese Arbeitsmethode und die verwendeten Materiali-
en, die Farben und Tuschen lassen Bilder entstehen, die 
nicht so einfach zu fassen sind. Abgesehen vom Träger-
material setzt nichts den Bildern eine Grenze, sie haben 
keine Rahmen, sie ufern gewissermaßen aus. Auch die 
bildinternen Konturen sind fragil, Gegenständlichkeit 
ist nur angedeutet. Tuschelinien und Farbflächen, aber 
auch mit Tusche flächig angelegte Bildräume verdecken 
und überlagern und bleiben doch durchsichtig. Biswei-
len treten Konturen von Musikergestalten erst auf den 
zweiten Blick hervor und tauchen wieder ab in den halt-
losen Hintergrund. Farbübergänge und durch Tusche 
erzeugte Tönungen bewirken eine durchlässige, nicht 
(be)greifbare Intensität: Mal dominiert ein schweres, 
tiefgründiges Blau oder ein Orange, das ins Bräunliche 
changiert, dann ein ins Anthrazit sich wendendes auber-
ginefarbenes Violett, daneben und dazwischen ande-
re Töne, ein dunkles Grün etwa oder das leichte Rosa. 
Fast immer bleibt dieser luzid-opake Zwischenzustand, 
unentschieden wie Momente in der Dämmerung, die 
Schwebe der „blauen Stunde“. Die zahlreichen Schich-
ten schaffen Bilder in den Bildern. Zuvor übermalte 
Konturen oder Farbflächen klingen wieder durch, leiten 
den Künstler vielleicht an, hier oder da doch weiter aus-
zuformen, oder sie bewirken beim Betrachtenden eine 
ständige Bewegung zwischen Konkretisierung neuer 
Imaginationen und Auflösung von Gesehenem.

Versunkenheit
Fast alle dargestellten Musiker haben geschlossene Au-
gen oder tragen Sonnenbrillen, als ginge es nicht um 

Ich höre, also male Ich 
Dr. Hermann Ühlein zu den Jazz-Bildern von Jorgo Schäfer
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das Sehen, sondern ausschließlich um das Hören, um 
die Konzentration auf diesen einen Sinn. So sind diese 
Bilder auch keine Porträts der Musiker, sondern vielmehr 
sind die erkennbaren Gestalten Teil des Bildes. Selbst 
dann, wenn sie im Titel mit Namen genannt sind, geht 
es nicht um die Abbildung der Individuen, sondern um 
das, was sie tun: Sie erzeugen Rhythmen und Töne, sie 
erzeugen andere Welten als die sichtbaren und greif-
baren. Sie scheinen tief versunken zu sein in Klangwel-
ten, die sich aus ihnen heraus immer wieder neu Bahn 
brechen. Jorgo Schäfer malt diese Klangwelten. Er kann 
sie malen, weil er sie hörend sieht. “Watching With My 
Ears/The Jazzthing in Painting“ heißen daher auch die 
fortlaufenden Ausstellungen seiner Jazz-Bilder.
Im Stile eines Prototyps zeigt etwa das Bild „Fred An-
derson Trio“ die Musiker als „In-eine-andere-Welt-
Versunkene“. Erst allmählich erkennt man rechts den 
Kontrabassisten, eingewoben in die dunkle Fläche. In 
„Free Jazz 3/02“ dagegen sind die Musiker einge-
zeichnet in comicartige Bildwelten völlig freier Motiv- 
und Assoziationsketten: Bügeleisen, Maske, Fantasie-
tiere, Schlange, mythologische Zeichen, Sonne. Völlig 
andere Töne schlägt „Mekong Misery“ an: Die Band, 
mit Tuschepinsel skizziert, wird durch Farben und Ge-
staltung eingebunden in eine Bildkomposition aus Blut-
rot und Aschgrau. Ein neues Bild, „Sleeping Buddha“, 
bündelt gleich drei Formen der Versunkenheit: Schlaf, 
Musik und Meditation: Ein Saxofonspieler ist liegend 
dargestellt. Er schläft in warmem Orange und hält doch 
das Instrument wie zum Spiel. In der blauen Nacht über 
ihm ziehen Scharen kleiner Vögel, fliegende Fische und 
andere fantastische Traumtierchen vorüber. Unsere Ta-
gesrealitäten sind außer Kraft gesetzt. Und so scheinen 
die Musiker in ihrer Versunkenheit geradezu herausge-
hoben zu sein aus Raum und Zeit, aus den Dimensio-
nen der Menschenwelt: In „Jemeel Moondoc“ (2001) 
steht der Musiker auf einer kleinen Leiter, die ihn in den 
Nachhimmel trägt, und zwar so hoch, dass die Mond-
sichel ihn hält und birgt.

Entgrenzung
Musik ist zunächst schlicht eine lineare Abfolge von 
Tönen, ein Nacheinander und insofern beim Gehört-
werden bereits wieder flüchtig. Musik kann unter die-
sem Aspekt als Inbegriff des Augenblicks und der Ver-
gänglichkeit gesehen werden. Sie ist daher wesenhaft 
verwandt mit Tanz und Tod. „Dance of Jazz/Dance of 
Death“ heißt eine Arbeit von Jorgo Schäfer. Auch an-
dere seiner (Jazz-)Bilder thematisieren den Tod, oft in 
der Motivik des Totentanzes (z.B. „White Guys Cannot 
Swing“; „Requiem“). Ein Diptychon jedoch zeigt eine im 
Wortsinn dargestellte Zu-Neigung der beiden „Akteu-
re“. Im linken Bild der Knochenmann: Mit verbundenen 
Augen und Trommel beugt er sich zum Bildrand und da-
mit dem Posaunisten im rechten Bild zu. Dieser erwidert 
die Bewegung zum Kuss. Wenn der Tod als eine das 
ganze Leben umfassende Entgrenzung und damit als 
Aufhebung der linearen Zeiterfahrung aufgefasst wer-
den kann, so findet er im zeitlosen Tanz und in der eks-
tatisch-trancehaften (Jazz-)Musik ebenbürtig starke Ge-
genspieler oder besser: Mitspieler. Der Gevatter mag 
die Trommel ruhig schon rühren. Wer ihn so nah an sich 
heranlässt, dass er gar mit ihm tanzen könnte, der hat 
wahrlich das Zeug zum Lebenskünstler, welcher Couleur 
auch immer. „Allright, give the kids another song ...“




