






LILILALALAND 
ODER AUCH DER 
GESCHÄRFTE BLICK 
AUF DIE 
AMBIVALENZ DER 
WELT 
Von Gloria Aino Grzywatz, Kuratorin und Kunsthistorikerin 

Die Arbeiten der Künstlerin Dikla Stern widmen sich den schwierigen, 
tiefergehenden Kausalitäten unseres Seins und werfen einen geschärften 
Blick auf die Komplexität der Dinge. Mit Witz und Ironie greifen sie eine 
Vielzahl von Fragestellungen und Themenkomplexen auf, die tief in unse-
ren Alltag dringen, beispielsweise zwischenmenschliche Beziehungen und 
gesellschaftliche Tabus. 
Dabei sind sie geprägt von einer kritischen Haltung gegenüber kulturellen 
Konventionen, politischen Entwicklungen und sozialen Ungerechtigkeiten. 
Ihre Werke laden uns ein, nicht nur in globale Geschehnisse einzutauchen, 
vielmehr bilden sie ein Gegenüber, das uns zur Reflexion über die Welt 
und das darin eingebettete eigene Ich drängt (Baby Mobile, 2023/2024). 
Ausgehend von der Malerei (Die Nazi-Braut, 2008 oder Werk 324/7, 2014), 
die sich zunächst der Herausarbeitung von Charaktereigenschaften der 
dargestellten Personen widmete und als Projektionsfläche für Beobach-
tungen fungierte, bewegte sich ihre künstlerische Entwicklung vom Porträt 
zum Objekt (Perception meets Reality aus der Serie ARSENAL, 2015) und 
vom Objekt zur Schrift (Buchenwald, 2021), die beispielsweise bei lifeguard 
(2023) im Erscheinungsbild selbst das Objekt darstellt. 



Aktuell verortet sich ihr Schaffen zunehmend in raumgreifenden 
Installationen, die sich auf gesellschaftliche und politische Ereignisse 
beziehen. Großzügig erstreckt sich die Arbeit Baby Mobile (2023/2024), 
dessen Ausgangspunkt der Ukraine-Russland-Krieg ist, in Form eines 
überdimensionalen Mobiles. Anders als es der Titel suggeriert, dem oft-
mals ersten Spielzeug eines Kindes, tummeln sich hier zwischen Blau und 
Rosa gefärbten Kuscheltieren, Patronenhülsen und Maschinengewehre, 
welche in silbergrauem Ton, bei näherem Zuschreiten auf das Kunstwerk, 
den Betrachter*innen förmlich ins Auge springen und – inzwischen medial 
omnipräsent – auch als Sinnbild für die neue Realität Europas stehen. 

Die Ambivalenz, die hier zum Tragen kommt, ist ein gängiges Motiv im 
künstlerischen Schaffen Sterns. Dieses unterstreicht konsequent die 
Doppeldeutigkeit, die uns alle umgibt und die oftmals auch den Kanon 
politischer Ereignisse mitbestimmt. 
Gekonnt verweist das Werk durch den symbolhaften Charakter der einzelnen 
Objekte – wie dem der Wärmflasche als Anspielung auf die Energiekrise, 
dem Schneebesen als Metapher für die Überlegung Russlands, Frauen in 
den Krieg ziehen zu lassen, nachdem es keine männlichen Soldaten mehr 
gab, oder dem Flugzeug als Stellvertreter für die Flugzeugentführung 
Belarus im Jahr 2021 und der Enteignung von Flugzeugen durch Russland 
im Jahr 2023 – auf die vielschichtigen Dimensionen, Überlappungen, 
Verschränkungen und Absurditäten politischer Verstrickungen und das 
Paradoxon täglicher Kriegsführung, wie auch ihrer Allgegenwärtigkeit, 
welches das Leben vieler beeinflusst. Die Hochglanz als Stilelement 
einsetzende Bildsprache der Künstlerin stellt dabei eine Parallele zum 
alltäglichen Leben auf und dient als zynischer Verweis auf unsere Spaßge-
sellschaft, die geschickt darin ist, Identitäten und Realitäten zu finden und 
zu konstruieren. Damit stehen Sterns Arbeiten auch in der Tradition der 
Pop Art, welche sich als Reaktion auf die Massenkultur und den Konsu

mismus der Nachkriegszeit herausbildete und Kritik an der Oberflächlich-
keit und Banalität der modernen Gesellschaft übte. Unweigerlich wirft die 
Arbeit die Frage danach auf, in welcher Welt wir aktuell leben, aber auch 
in welcher wir die nächste Generation geboren sehen möchten. 
Somit auch, welche Welt wir ihr hinterlassen wollen und betont, wie 
Sterns gesamtes Werk, die Wichtigkeit des Kontextes der Zeit, in der wir 
Kunst betrachten.
Ähnlich wie bei den Surrealisten streben auch Sterns Werke danach, der 
Kunst ihre Behaglichkeit auszutreiben. Dennoch sind sie hier nicht Mittel 
der Krisenbewältigung, sondern vielmehr ein Aufzeigen dieser. 

Zentrales Schlüsselelement in Dikla Sterns Arbeiten ist die Verwendung 
von Schrift. Diese kann von niedlichen und einnehmenden Darstellungen 
bis hin zu verstörenden und konfrontativen Bildern reichen, die auf gesell-
schaftliche Probleme wie Gewalt gegen Frauen oder politische Unruhen 
hinweisen. Die Mixed Media Arbeit Salzsäure / Hydrochloric (2023) ist ein 
Zusammenspiel verschiedener Objekte, bestehend aus einem von der De-
cke hängenden, deformierten blauen Eimer, einem roten Plüschhummer 
und einem weich erscheinenden Plüschflunder. Entscheidendes Element 
der Arbeit ist die Inschrift des Eimers, welche in silbernen Lettern das 
Wort “Salzsäure” wiedergibt und damit als Verweis auf den thematischen 
Gehalt dient. Die geschlechtsspezifische Gewalt gegen Frauen („gender-
based violence“) in Form von gezielter Misshandlung, Entstellung  und 
Mordversuchen – wie die Vergiftung von Mädchen und jungen Frauen 
an iranischen Bildungseinrichtungen im Jahr 2023 –, ist nach wie vor ein 
ernsthaftes Problem, das in verschiedenen Ländern unterschiedliche 
Ausmaße annimmt. Wie auch in den Werken Sorry I slept with the au-pair 
(2023) oder Mirror, Mirror on the Wall (2023), welche den Betrachter*innen 
im doppelten Sinne einen Spiegel vorhalten, der Assoziationen weckt und 
das Ende bewusst offen lässt, verleiht die künstlerische Verarbeitung der 



Alltagsgegenstände diesen neue Bedeutungen und deckt verschiedene 
Dimensionen und Fragen auf. Auf einer anderen formalen und inhalt-
lichen Ebene widmet sich auch das Werk Lililalaland (2023/2024) einer 
vielschichtigen Satire über zwischenmenschliche Beziehungen und der 
Auseinandersetzung mit der Gesellschaft als Ganzes. Aufgetürmt als 
pyramidenförmige Skulptur ragen 30 rosa-, schwarz- und silberfarbene 
Gummi-Flamingos empor und bieten durch die mittels Graffiti-Spraytech-
nik platzierten Textausschnitte “KOMFORTZONE”, “WAS SOLLEN DIE 
ANDEREN DENKEN” oder “ALLES TUTTI FRUTTI” satirische und doch 
realistische Einblicke in alltägliche Situationen, Verhaltensweisen und 
Umstände. 
Damit bedient sich die Künstlerin Elementen der avantgardistischen 
Bewegung des Dadaismus, welche vermehrt durch Absurdität, Ironie und 
Provokation gekennzeichnet war. So dient der changierende Farbverlauf 
von scheinendem Silber zu Grau und Schwarz im Kontrast zur glatten 
Oberfläche ebenfalls als Hinweis für die oftmals von Unzulänglichkeiten 
und Brüchen durchzogene, verdrängte Realität innerhalb sozialer  Interak-
tionen. Auf diese Weise wird Sprache in den Arbeiten Sterns als Handlung 
betrachtet, die die soziale Realität mit gestaltet, Normen etabliert und 
Identitäten formt und somit – in Anlehnung an Mel Bochner – Sprache als 
performativen Akt versteht.

Im Gegensatz zur traditionellen Kunst, die auf der Schönheit oder Voll-
endung des endgültigen Produkts beziehungsweise den handwerklichen 
Fähigkeiten des Künstlers basiert, entlehnt sich Dikla Sterns malerisches, 
interdisziplinäres wie auch experimentelles künstlerisches Schaffen der 
Konzeptkunst und setzt den Fokus auf den intellektuellen Austausch, 
der dem Werk inhaltlich zugrunde liegt. Von Gedankenfetzen ausgehend 
formen sich ihre Arbeiten zu mentalen Gebilden, die sich aus verschiedenen 
Eindrücken speisen. Dabei spielt vor allem die Außenwelt, aber auch die 

eigene Erfahrung als Verflechtung des Inneren und des Äußeren in den 
Arbeiten der Künstlerin eine Rolle. Als Abbild ihrer Zeit laden ihre Werke 
uns mittels ironischer und satirischer Bildsprache ein, nicht nur in das   
aktuelle Weltgeschehen einzutauchen, sondern fordern zu einer bewuss-
ten Auseinandersetzung auf. Wachsam drängen sie uns, über sowohl 
Vergangenes, Aktuelles als auch Zukünftiges nachzudenken und unseren 
Blick auf die Welt zu schärfen.









LILILALALAND | Installation, 2023 
Graffiti | Mixed Media
30 Fl. 100 x 100 x 100 cm (39,4 x 39,4 x 39,4 in)









LILILALALAND (Details), 2023 
Nr. 8: Mach mir die Welt wie sie mir gefällt | No. 8: Make me the world as I like it
Graffiti | Mixed Media
100 x 100 x 100 cm (39,4 x 39,4 x 39,4 in)













Auf die Frage in einem Interview über 
die Reaktion zu dem Massaker am 07. 
Oktober sagte ich: „Ich war geschockt 
extrem verletzt bis hin zutiefst betroffen. 
Anfänglich breitete sich eine Ohnmacht 
aus. Eine neue Realität eröffnete einen 
Raum den man bis dahin nur aus der 
Geschichte kannte. Eine extreme direkte 
und aggressive existenzielle Bedrohung 
die man bis dato nicht erfahren hatte, 
griff über. Man war einer neuen Reali-
tät ausgeliefert. Antisemitismus war be-
kannt, aber in dieser Größendimension 
schien es wie ein Tsunami. Häppchen-
weise fraß es sich in Zeitlupe in den Ver-
stand als die Erkenntnis dem Wahnsinn 
Platz bot. Man verstand ein Stück 1933 
als zeitgenössisches Phänomen. Es folg-
ten Momente der Angst und Vorsicht. 
Aber auch Wut und Widerstand.“ 

In remembrance of the Jewish victims of the terror attack on October 7, 
2023 ist eine Hommage an alle Opfer des Massakers.

OCTOBER 7, 2023 



In response to a question in an interview 
about my reaction to the massacre on 
October 7, 2023, I said: ‘I was shocked, 
extremely hurt, to the point of being dee-
ply affected. Initially, a sense of helpless-
ness spread. A new reality opened up, 
one that until then had only been known 
from history. An extreme, direct, and ag-
gressive existential threat that I had not 
experienced before took hold. We were 
at the mercy of a new reality. 
Antisemitism was known, but in this ma- 
gnitude, it seemed like a tsunami. Piece 
by piece, it slowly ate into the mind as 
the realization made room for madness. 
One understood a piece of 1933 as a 
contemporary phenomenon. Moments of 
fear and caution followed. But also anger 
and resistance.’ 

In remembrance of the Jewish victims of the terror attack on October 7, 
2023 is a tribute to all the victims of the massacre.

OCTOBER 7, 2023 



ARE THE UNIVERSITIES NOW HOSTAGE OF HAMAS?, 2024
Graffiti on tent canvas
230 x 190 cm (90,5 x 74,8 in)



LIFEGUARD, 2023 
Acrylic on canvas | Mixed Media
90 x 80 cm (35,4 x 31 in)

FUN, 2023 
Acrylic on canvas | Pencil
100 cm x 120 cm (39,3 in x 47  in)





Revolver, Pistolen, halbautomatische Sturm- 
oder Maschinengewehre. Die Amerikaner kön-
nen, so scheint es, fast nicht ohne Waffen. Die 
Liste ist lang. Die Nachfrage ist groß. Orte wie 
Newtown (Conneticut), Aurora (Colorado), Los 
Angeles (Kalifornien) und Sutherland Springs 
(Texas) sind auch durch Amokläufe bekannt ge-
worden. Nach jedem Amoklauf werden weitere 
Waffen gekauft. Der Handel blüht. Was hält den 
Waffenverkauf am Laufen oder anders gefragt, 
warum ist ein Verzicht auf sie für viele unvor-
stellbar?

Das Diptychon „Brother & Sister“ (The Final 
Countdown) zeigt die populärsten und meist-
gekauften Waffentypen in den USA: die halbau-
tomatische AR-15 (America’s Gun), die immer 
wieder die Waffe der Wahl von Amokläufern ist 
oder auch die Colt M1911, eine beliebte Dienst-
waffe im Einsatz der Polizei und der Armee. 
Das Werk beschäftigt sich darüber hinaus mit 
der Frage, was gesellschaftlich passieren muss, 
damit sich veraltete Vorstellungen verändern.
 



Revolvers, pistols, semi-automatic assault rif-
les, machine guns: It would almost seem as if 
Americans can’t do without weapons. The list of 
weapon types is long and the demand is high. 
Places like Newtown (Conneticut), Aurora (Co-
lorado), Los Angeles (California) and Sutherland 
Springs (Texas) have gained notoriety as a re-
sult of the shooting sprees there. And after each 
shooting, new weapons are purchased. It’s a 
flourishing trade. What is it that keeps weapons 
sales going? Or, if we look at it differently, what 
is it that makes weapons 
seemingly indispensable to many people?

The diptych Brother & Sister (The Final Count-
down) shows the most popular and most fre-
quently purchased types of weapons in the US: 
the semi- automatic AR-15 (America’s Gun), 
which has been the mass shooter’s weapon of 
choice time and again, and the Colt M1911, a 
popular service pistol with the police and the 
army. The work also ponders the question of 
what has to happen in society for outdated 
ideas to change.







PERCEPTION MEETS REALITY, 2015
Acrylic on canvas
130 x 180 cm (51 x 70 in)

SELFIE, 2015
Acrylic on canvas
110 x 140 cm (43 x 55 in)















MEINEN ELTERN, DIE MIR
IMMER DEN RAUM GABEN 
MEINE VISIONEN 
ZU TRÄUMEN UND DER 
WELT ZU TROTZEN.
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