
 

 

Disegnare le vite  
Memoria e biografia nell’opera di Barbara Yelin 

Intervista di Ilaria Tontardini dell’Associazione Culturale Hamelin, curatrice della mostra, 

all’artista Barbara Yelin 

Osservando il tuo lavoro, si nota una costante evoluzione nel disegno: dalle linee chiuse e 

dall’attenzione al dettaglio di Irmina, passi in “Emmie Arbel. Die Farbe der Erinnerung” (trad. 

lett. Emmi Arbel. Il colore della memoria) e, ancor più, in “Die Giehse”, il tuo lavoro più 
recente, a uno stile più espressivo e spontaneo, in cui i contorni sono meno definiti e colori e 

forme astratte in movimento occupano molto spazio sulla pagina. Sei anche un’artista che 

utilizza una tecnica mista costruita su strati continui di colore, segni e forme… 
Durante la preparazione della mostra, ci hai detto che per te i contorni nel disegno tendono a 

definire, mentre nella tua ricerca molte delle cose che racconti sono indefinibili e 

indeterminabili. 
Come ti confronti con l’atto del disegnare di fronte a questa indeterminatezza? Quale pensi 

sia il rapporto tra le storie che rappresenti e il modo in cui scegli di disegnarle? 

Con il disegno cerco non di fissare, quanto piuttosto — attraverso il processo stesso del 
disegnare — di seguire, rintracciare, rendere visibile, ricostruire. Rendo sempre esplicito che 

si tratta di un tentativo, di un avvicinamento. Il mio disegno narrativo deve restare in 

equilibrio tra la massima apertura possibile e la massima leggibilità. Là dove c’è molta 
narrazione, molto testo, il disegno può aprire altri livelli di racconto, aggiungere qualcosa o 

persino creare un contrasto. Dove invece il testo è poco o del tutto assente, o quando 

qualcuno tace, l’immagine diventa ancora più centrale: è lo spazio che accoglie quel silenzio.  
Irmina adotta una struttura fortemente cinematografica, priva di voce narrante e basata 

esclusivamente su dialoghi e sequenze; qui il disegno, ricco di dettagli, assume un ruolo 

centrale nel veicolare informazioni narrative precise e concrete . In Emmie Arbel. Die Farbe 
der Erinnerung, al contrario, per me era importante adottare un approccio più aperto, 

accompagnando le frasi presenti con un disegno stratificato, capace di restituire 

costantemente i confini sfumati della memoria. In Die Giehse non volevo ricalcare immagini 
di scena già note a tutti: mi trovavo di fronte a una storia estremamente densa e vitale, e non 

cercavo un’accuratezza minuziosa, ma una forma visiva forte, in grado di tenere insieme le 

diverse voci del racconto. Per il piccolo lavoro documentario su Kidane, invece, era 
fondamentale trovare un segno sobrio e leggibile, capace di raccontare la storia di una 

persona che deve restare anonima. Anche questa è una delle possibilità offerte dal fumetto 

documentario. 

La memoria, con i suoi meccanismi e i suoi misteri, è al centro del tuo lavoro. È una forza 

gravitazionale attraversata da molte tensioni: i tuoi personaggi possono solo tentare di 

raccontare alcune delle cose che hanno vissuto, spesso fallendo o non riuscendoci per molte 
ragioni (situazioni dolorose, rimozioni, traumi, il riaffiorare di soli frammenti di ricordo…). È 

un processo costruito sull’assenza: lacune e vuoti che forse potrebbero essere colmati in 

qualche modo, oppure la cui elusività possiamo solo accettare per ciò che è.  
Leggendo il tuo lavoro, si nota una grande capacità di utilizzare il linguaggio del fumetto per 

descrivere questo processo della memoria: lo si vede nell’uso dei frammenti, nel rapporto che 

costruisci tra pieni e vuoti, tra spazio bianco e disegno. 

In che modo il linguaggio del fumetto parla alla memoria? 



 

 

La memoria è multisensoriale: può essere fatta di parole, odori, melodie… o di immagini. Nel 

fumetto — che può essere anche multilingue — posso intrecciare parole, immagini, 

onomatopee e simboli, creando diversi strati narrativi. 
Ricordare significa anche confrontarsi con le lacune della memoria. Nel fumetto queste 

lacune diventano visibili: una vignetta completamente nera per un ricordo traumatico, una 

nuvoletta vuota a rappresentare le parole che mancano o che non vengono pronunciate, 
oppure semplicemente la frase “Non ricordo”. 

Mi interessa anche rendere visibile il ritmo del linguaggio all’interno delle vignette: una frase 

breve può aprirsi a tanti frammenti di immagini, amplificando il senso e il tempo della 
memoria. 

Il fumetto, con il suo carattere intrinsecamente frammentario, diventa allora uno strumento 

potente per avvicinarsi ai ricordi. Leggiamo pezzi sparsi, li ricomponiamo con lo sguardo e 

con la mente, e alla fine tessiamo un nuovo intreccio di memoria. 

Le opere esposte (fatta eccezione per “Irmina”, che è comunque basato su documenti storici 

reali e su situazioni realmente accadute) sono tutte storie di vite di persone reali, costruite 
attraverso un dialogo costante con fonti, esperti e testimoni. 

Che cosa cerchi e che cosa trovi nelle storie vere, nelle fonti e nelle voci che le circondano, 

rispetto alla finzione? 

Il lavoro di finzione e quello documentario non si escludono a vicenda. Per ciascuna delle mie 

opere ho letto, cercato, chiesto, e anche quando, come in Irmina, alcune parti nascono da 

ipotesi, semplificazioni o drammatizzazioni, il mio racconto resta sempre basato sulla ricerca.  
Per me la ricerca è fondamentale, soprattutto quando si tratta di raccontare con precisione, 

di rispettare la verità storica. Ma il “ricercare disegnando” va oltre: quando disegno, guardo il 

mondo in modo diverso. Copio una foto, una situazione, un ritratto, e solo mentre disegno 
emergono dettagli che prima non avevo notato, e che sollevano nuove domande. Domande 

che mi riportano alla ricerca, al dialogo, alla scoperta. 

A volte è anche la questione dei colori che mi spinge ad andare avanti. In questo modo creo 
uno spazio narrativo da cui attingere, sia dal punto di vista narrativo che documentaristico.  

Un’esperienza importante è anche quella delle molte connessioni che si creano attraverso il 

lavoro documentaristico. Parlare con gli altri delle domande che emergono — e trovare 
queste domande proprio a partire dal processo del disegno — ha spesso creato nuovi 

approcci, non solo per me, ma anche per i miei interlocutori. 

 

 

Traduzione dall’inglese e dal tedesco di Claudia Giusto  



 

 

Gezeichnete Leben 
Erinnerung und Biografie im Werk von Barbara Yelin 

Interview von Ilaria Tontardini, Kuratorin der Ausstellung und Mitglied des Kulturvereins 

Hamelin, mit der Künstlerin Barbara Yelin 

Betrachtet man Ihre Arbeiten, so fällt eine stetige Weiterentwicklung in der Zeichenkunst auf. 

Von den geschlossenen Linien und der Liebe zum Detail in „Irmina” bewegen Sie sich in 

„Emmie Arbel: die Farbe der Erinnerung” und noch mehr in „Die Ghiese”, Ihren jüngsten 
Arbeiten, zu einem expressiveren und spontaneren Stil, in dem die Konturen weniger definiert 

sind und Farben und abstrakte Formen in Bewegung viel Raum einnehmen. Sie sind somit eine 

Künstlerin, die verschiedene Techniken verwendet und mit kontinuierlich aufgebauten 
Schichten von Farben, Markierungen und Formen arbeitet. 

Als wir die Ausstellung planten, sagten Sie uns, dass Umrisse in Zeichnungen für Sie eher 

definierend sind, während in Ihrer Forschung viele der Dinge, die Sie beschreiben, undefiniert 
und unbestimmbar sind.  

Wie gehen Sie mit dieser Unbestimmtheit im Zeichnungsprozess um? Wie sehen Sie den 

Zusammenhang zwischen den Geschichten, die Sie darstellen, und Ihrer Art und Weise, sie zu 

zeichnen? 

Ich versuche, mit der Zeichnung nicht festzuschreiben – sondern mit dem Prozess des 

Zeichnens nachzuzeichnen, aufzuspüren, sichtbar zu machen, zu rekonstruieren. Dabei bin 
ich immer transparent darin, dass es ein Versuch, eine Annäherung ist. Meine narrative 

Zeichnung soll immer in einer Balance sein, zwischen größtmöglicher Offenheit und 

größtmöglicher Lesbarkeit. Wo ich viel Erzählung, viel Text habe, kann die Zeichnung andere, 
weitere Ebenen erzählen, etwas anderes hinzufügen, oder sogar kontrastieren. Wo ich wenig 

oder keinen Text habe, oder wenn jemand schweigt – dann wird das Bild noch wichtiger, es 

bietet Raum für dieses Schweigen.  
„Irmina“ ist erzählerisch sehr filmisch gehalten, ohne Erzählstimme, nur in Dialogen und 

Sequenzen, hier arbeitete ich ziemlich detailliert, die Zeichnung trägt sehr viel erzählerische, 

ganz konkrete Information. Für „Die Farbe der Erinnerung“ war mir dagegen wichtig, offener 
zu arbeiten, die präsenten Sätze zu begleiten mit einer vielschichtigen Zeichnung, die die 

diffusen Grenzen der Erinnerung immer aufzeigt. Bei „Die Giehse“ wollte ich keine Bühnen -

Fotos abzeichnen, die alle schon kennen. Ich hatte eine sehr dichte, lebendige Geschichte zu 
verarbeiten, hier habe ich nicht Akribie in der Zeichnung gesucht, sondern eine visuelle 

kräftige Form, die die verschiedenen Erzählstimmen zusammenhält. Für das 

dokumentarische kleine Werk über „Kidane“ war es wiederum wichtig, eine zurückhaltende 
und lesbare Zeichnung zu finden, die die Geschichte eines Menschen erzählt, der selbst 

anonym bleiben muss. Das ist auch eine Möglichkeit des dokumentarischen Comics.   

Im Mittelpunkt Ihrer Arbeit steht die Erinnerung mit ihren Funktionsweisen und 
Geheimnissen. Sie ist eine Anziehungskraft mit vielen Spannungen. Ihre Figuren können nur 

versuchen, einige der Dinge, die sie erlebt haben, zu erzählen. Dabei scheitern sie jedoch oft 

oder sind aus vielen Gründen dazu nicht in der Lage (schmerzhafte Situationen, 
Verdrängungen, Traumata, nur bruchstückhafte Erinnerungen ...). Es ist ein Prozess, der auf 

Abwesenheit basiert. Es gibt Lücken und Leerstellen, die vielleicht irgendwie gefüllt werden 

könnten, die wir aber auch einfach so akzeptieren müssen, wie sie sind.  



 

 

Wenn man Ihre Arbeit betrachtet, fällt auf, dass Sie die Sprache des Comics sehr geschickt 

einsetzen, um diesen Prozess der Erinnerung zu beschreiben. Das zeigt sich in Ihrer 

Verwendung von Fragmenten sowie in der Beziehung, die Sie zwischen vollen und leeren 
Räumen, zwischen Leerraum und Zeichnung herstellen. 

Wie spricht die Sprache des Comics die Erinnerung an? 

Wie spricht die Sprache des Comics die Erinnerung an? Erinnerung ist sozusagen 
multisensorisch, es können Worte, Gerüche, Melodien sein. Oder eben Bilder. Das kann ich 

im Comic, der auch vielsprachig ist, in Bildern, Worten, Soundwords und Symbolen, in diesen 

vielen Narrationsebenen verweben. Erinnerung bedeutet auch immer Leerstellen der 
Erinnerung. Im Comic kann ich diese Leerstellen sichtbar machen – indem ich ein Panel 

aufzeichne, das ganz schwarz ist, für die traumatische Erinnerung. Oder eine leere 

Sprechblase, für Worte, die fehlen oder nicht gesagt werden. Oder ganz direkt, mit dem Satz 
„Ich erinnere mich nicht“.  

Mir ist auch wichtig, den Rhythmus der Sprache in den Panels sichtbar zu machen. So kann 

ein kurzer Satz mit vielen Fragmenten von Bildern angefüllt werden.  
Das immanent fragmentarische des Comics bietet eine starke Form, sich Erinnerung zu 

nähern, wir lesen Teile, und setzen sie lesend wieder zusammen, wir verbinden die Teile zu 

einem neuen Geflecht der Erinnerung. 

Mit Ausnahme von „Irmina“, das jedoch auf realen historischen Dokumenten und 

Begebenheiten basiert, sind alle ausgestellten Werke Geschichten aus dem Leben realer 

Personen. Sie sind in ständigem Dialog mit Quellen, Expert*innen und Zeitzeug*innen 
entstanden. 

Was suchen Sie und was finden Sie in wahren Geschichten, Quellen und den Stimmen, die sie 

umgeben, im Vergleich zur Fiktion? 

Fiktionales und dokumentarisches Arbeiten schließen sich natürlich nicht aus. Ich habe für 

jedes der Werke ganz viel gelesen, gesucht und gefragt, und auch wenn ich wie in „Irmina“ 

manches dann basierend auf Annahmen, manchmal in Raffungen oder Dramatisierungen, 
verarbeitet habe, erzähle ich auch hier recherchebasiert. 

Für mich ist das Forschen natürlich sehr wichtig, wenn es um akkurates Erzählen geht, um 

historische Genauigkeit. Aber das zeichnende Forschen ist noch viel mehr: wenn ich zeichne, 
schau ich anders hin. Ich zeichne zum Beispiel ein Foto ab, eine Situation,  oder ein Portrait, 

und erst mit dem Zeichnen sehe ich vieles mehr, oder mir fallen Details auf, die mir neue 

Fragen stellen. Diese Fragen bringen mich zurück in die Recherche oder ins Gespräch. Das 
Zeichnen ist also ein Vehikel des Weiterfragens. Manchmal ist es auch die Frage nach den 

Farben, die mich weiterführt. Damit schaffe ich einen Erzählraum, aus dem ich schöpfen kann 

– narrativ wie dokumentarisch.  
Eine wichtige Erfahrung ist auch die vielen Verbindungen, die sich über das dokumentarische 

Arbeiten öffnen. Mit anderen über die Fragen zu sprechen, die man findet, und die Fragen 

eben genau aus dem zeichnerischen Prozess heraus zu finden, hat oft neue Zugänge 
geschaffen, nicht nur für mich, sondern auch für meine Dialogpartner.   

 

Übersetzung der Fragen aus dem Englisch: Malina Lorenz und Sarah Wollberg 


