
 

  

"Denke nicht an das 
Erschaffen von 

Kunst, sondern mach 
es einfach. Lass alle 

anderen 
entscheiden, ob es 

gut oder schlecht ist, 
ob sie es lieben oder 
hassen. Während sie 

sich darüber 
entscheiden, 

erschaffe noch mehr 
Kunst." 

 

 

Andy Warhol 

 

KRONKORKENKUNST 



      

  



                            

   
 

Henning Leuschner, geboren 1968 im Sauerland, hat sich seit 1989 in Köln niedergelassen und ist heute als renommierter bildender und 
freischaffender Künstler tätig. Vor seiner künstlerischen Laufbahn war der ausgebildete Sozialarbeiter seit 1996 in verschiedenen 
Führungspositionen in der Jugendhilfe des LVR tätig, leitete Einrichtungen freier Jugendhilfeträger und arbeitet, neben seiner Kunst, als 
freiberuflich systemischer Supervisor, Coach und Organisationsentwickler im Rheinland. 

Sein künstlerisches Werk umfasst seit Beginn seiner Tätigkeit vorwiegend Porträts, aber auch Stillleben, Landschaften und 
Stadtimpressionen, die er aus gebrauchten Kronkorken kreiert. Leuschner, ein leidenschaftlicher Musikliebhaber und Weltenreisender, 
schöpft seine Inspirationen aus den vielfältigen Eindrücken, die er bei Konzerten, Musikfestivals und auf seinen Reisen sammelt. Die Kunst 
des Autodidakten begann im Jahr 2013 auf ungewöhnliche Weise: Bei einer Gartenfeier entdeckte er das Potenzial der liegengebliebenen 
Kronkorken und schuf daraus spontan ein Kunstwerk, das später auf dem Gartentisch weiterentwickelt und vollendet wurde. 

Seine experimentellen Kunstobjekte fanden schließlich in der Form von Bildern ihre Vollkommenheit. Als Upcycling-Künstler ist Leuschner 
getrieben von dem Wunsch, Kunst und Leben nachhaltig zu verbinden. Seine Werke sind Ausdruck einer tiefen Auseinandersetzung mit 
der Umwelt und der kreativen Umgestaltung von Alltagsgegenständen zu einzigartigen Kunstwerken. Leuschners Arbeiten reflektieren 
nicht nur seine künstlerische Leidenschaft, sondern auch seinen innovativen Ansatz, Kunst als nachhaltigen Dialog zwischen Mensch und 
Material zu gestalten. 
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Henning Leuschner beschreibt seine Kronkorkenkunst nachdrücklich 
als ein menschliches Kulturprodukt und das Resultat eines kreativen 
Trinkprozesses – eine analoge Kunstform in einer zunehmend 
digitalen Welt. Der Ausgangspunkt für jedes seiner Kunstwerke ist 
eine tiefgehende Auseinandersetzung mit Lebensereignissen, die er 
verinnerlicht und in einer riesigen Motivsammlung aus tausenden 
von Kronkorken festhält. Diese werden nahtlos zu einzigartigen 
Kunstwerken zusammengefügt, die durch ihre vollkommene 
Harmonie bestechen. 

Leuschners Werke bedürfen keiner theoretischen Erklärungen. Ihre 
überwältigende Präsenz spricht für sich selbst und lässt den 
Betrachter sprachlos zurück. Die Kunstwerke entfalten ihre Wirkung 
unabhängig von Schulen oder Konzepten, ergreifen den Betrachter 
und hinterlassen einen nachhaltigen Eindruck. Durch Lichtwechsel 
und Perspektivänderungen bieten sie immer wieder neue 
Wahrnehmungen und Eindrücke. 

Jedes seiner Kunstwerke erzählt eine Reise, die in einer einzigen, 
eindrucksvollen Szene gipfelt. Jeder einzelne Kronkorken hat während 
des Verkostungsprozesses seine eigene Geschichte erlebt, die sich in 
das Gesamtwerk einfügt. Diese Geschichten verschmelzen zu einem 
Ganzen, das der Betrachter nur erahnen kann, wodurch jedes Bild aus 
tausenden von individuellen Erlebnissen besteht. 

Henning Leuschners Kunst ist ein lebendiges Zeugnis seiner Fähigkeit, 
die Essenz des menschlichen Erlebens in einer innovativen und 
inspirierenden Form festzuhalten. Seine Werke fordern den 
Betrachter auf, die verborgene Schönheit im Alltäglichen zu erkennen 
und die unerwartete Tiefe in den einfachsten Materialien zu schätzen. 

Die Werke entstehen im Arbeitsatelier in der Rochusstr.22, gelegen 
im Herzen von Ehrenfeld, dem Szene- und Künstlerviertel Kölns.  

Seit Beginn der künstlerischen Tätigkeit wurden insgesamt bis zum 
Frühjahr 2022 insgesamt ca. 170 Kunstwerke geschaffen, von denen 
sich eine Vielzahl mittlerweile durch Verkauf im Privatbesitz befindet. 

"Found Object Art"; so beschreibt der 
Künstler Henning Leuschner seine 

Kunstrichtung, um Emotionen und tiefe 
menschliche Erfahrungen - durch tausende 

von gebrauchten Kronkorken aus aller Welt - 
auf Aluminium-Dibond zu bannen. Henning 

Leuschner gilt als der gefragteste 
Kronkorkenkünstler Deutschlands. 
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Ausstellungs-/Preisträgerverzeichnis (Auswahl) 

2025   - Revierkunst LWL Museumshütte. Preisträger   
                                                             Publikumspreis 

- „Kunstroute Ehrenfeld“ - Refugium, Köln  
- „Offene Ateliers“, Köln  

2024   - BIZmeetsART / Hamburg - Preisträger 
- Museumsnacht Köln  
- „Kunstroute Ehrenfeld“ - Refugium, Köln  
- „Offene Ateliers“, Köln  

  - „Kunstroute Ehrenfeld“ - Refugium, Köln  
2023   - Museumsnacht Köln  

- „Offene Ateliers“, Köln  
2023   - „Musik und Kunst im Garten“ - Niederkassel  

- „Kunstroute Ehrenfeld“ - Refugium, Köln  
2022    - Museumsnacht Köln  

- „Offene Ateliers“, Köln  
- „Kunstroute Ehrenfeld“ - Refugium, Köln 
-  Gemeinschaftsausstellung Leije Galerie/      
   Amsterdam 

2021    - „Kunstroute Ehrenfeld“ - Refugium, Köln  
- „Offene Ateliers“, Köln (digital) 
- Hauptpreis Verlosung „Hallo München“ – Tag  
   des Bieres  
- Aufnahme in die Online Galerie „Singulart“  
   (Paris/France) 

2020   - „Kunstroute Ehrenfeld goes digital“ –  
                                                              Refugium, Köln 
   - „Beer Tastic 2 – another Round“ Intern.  
                                                              Produktion /Hallmann Entertainment 
2019   - „Kunstroute Ehrenfeld“ - Refugium, Köln  
   -  Preisträger Symposium „Kunst und Bier“ –  
                                                             Kloster Andechs / Jahresausstellung im  
                                                            Skulpturenpark) 

- „Offene Ateliers“, Köln 

2018   - Preisträger „Becks - Green Label“, Bremen 
   - „Leverkusener Kunstnacht“, Leverkusen 
   - „World Trash Society“ - 24 Stunden live,  
                                                            Solingen 
   - „Kunstroute Ehrenfeld“ - Refugium, Köln 
   - „Offene Ateliers“, Köln 

2017   - „Musik und Kunst“, Bonn  
- „Kunstroute Ehrenfeld“ - Refugium, Köln 

- „Upcycling Kunst“, Hamburg 
- „Offene Ateliers“, Köln 

2016   - „Pop Art“ – Luxemburg  
- „Kunstroute Ehrenfeld“ - Refugium, Köln 
- „Offene Ateliers“, Köln 

2015   - Preisträger „Planet 21 Day“ - Accor - Kunstwerk und  
                                                            Naturschutz, München 
   - „Kunstroute Ehrenfeld“ - Refugium, Köln 

- „Offene Ateliers“, Köln 
2014    - „LVR - Digitale Kunst in einer analogen Zeit“, Köln 

- „Club Vaudeville“, Lindau 

- Galerie Eröffnung, Kierspe 
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Im Gegensatz zu einem quadratischen Format nutzt dieses Werk die vertikale 

Ausrichtung von 110 x 145 cm, um die aufstrebende Energie von Freddie 

Mercury einzufangen. Die Pose ist ikonisch: Der Blick leicht gesenkt oder 

konzentriert, das Mikrofon fest im Griff – ein Moment kurz vor der Explosion 

der Stimme. Die Wahl des Hochformats unterstreicht die Erhabenheit und 

den fast schon "statuesken" Charakter des Sängers. Die Farbdynamik: Das 

Spektrum einer Legende Was bei diesem Werk sofort ins Auge fällt, ist die 

mutige und präzise Farbwahl der Kronkorken: Die Lichtführung: Die hellen, 

weißen Flächen im Gesicht und am Oberkörper wirken wie grelles Verfolger-

Licht auf einer Stadionbühne. Regenbogen-Nuancen: Die Einbindung von 

gelben, grünen und blauen Deckeln im Schulter- und Haarbereich ist eine 

geniale Anspielung auf die schillernde Persönlichkeit Mercurys. Es bricht das 

klassische Porträt auf und verleiht ihm eine fast psychedelische, lebendige 

Aura. Kontrast: Der tiefe, dunkle Hintergrund aus schwarzen Deckeln lässt die 

Figur förmlich aus der Aluverbundplatte heraustreten. 

Die Verwendung von 2.630 Kronkorken ist hier eine Hommage an die 

Massenkultur, die Queen wie kaum eine andere Band geprägt hat. Während 

die Kronkorken für das Alltägliche und Bodenständige stehen, wird hier 

daraus etwas Edles, Einzigartiges geformt. Es ist ein Spiel mit dem Kontrast: 

Das „billige“ Wegwerfprodukt Metallverschluss wird zur unvergänglichen 
Ikone. Dieses Werk ist eine visuelle Symphonie. Es fängt nicht nur das 

Aussehen von Freddie Mercury ein, sondern auch seine Energie. Ein 

handwerkliches Meisterstück, das zeigt, dass wahre Kunst aus den 

einfachsten Dingen des Lebens entstehen kann – man muss sie nur neu 

zusammensetzen. 

 

 

FREDDY MERCURY 

Freddy Mercury – 
The show must go on 

1,10m x 1,44m / 2026 
 



 

  

 

David Bowie – 
Ashes to Ashes 

1,40m x 1,40m / 2026 

Das Kunstwerk, bestehend aus 2630 Kronkorken auf einer 3 mm 

starken schwarzen Alu-Dibond-Platte, ist weit mehr als ein Porträt: Es 

ist ein Sinnbild für Vergänglichkeit, Transformation und die 

Verbindung von Alltäglichkeit und Ikonografie. Das Motiv – David 

Bowie in den letzten Tagen seines Lebens – trägt eine besondere 

emotionale Schwere, die durch die Wahl des Materials und die Technik 

der Umsetzung intensiviert wird. Auf den ersten Blick erscheint das 

Werk als farbexplosives Mosaik. Die unterschiedlich gefärbten 

Kronkorken – glänzend, matt, abgenutzt oder makellos – bilden 

gemeinsam ein ausdrucksstarkes Gesicht, das aus der Ferne klar 

erkennbar wird, während es sich bei näherer Betrachtung in eine 

Vielzahl einzelner Objekte auflöst. Diese Dualität ist sinnbildlich für 

Bowies eigenes künstlerisches Leben: die ständige Verwandlung 

zwischen Identitäten, Stilen und Rollen – zwischen Mensch und 

Mythos. Die Kronkorken, Relikte industrieller Massenproduktion, 

erhalten durch ihre Anordnung eine neue, fast spirituelle Bedeutung. 

Sie werden zu Pixeln einer analogen Matrix, die den Musiker in einem 

Moment der Fragilität und zugleich des Glanzes festhält. 

Der schwarze Hintergrund des Alu-Dibonds fungiert nicht nur als 

Kontrastfläche, sondern als metaphysischer Raum: Er erinnert an den 

Kosmos, an das Unbekannte, in das Bowie mit seinem letzten Album 

Blackstar aufbrach. In diesem tiefen Schwarz leuchten die Farben der 

Kronkorken wie Sterne – jeder ein Fragment eines Lebenswerks, das 

unzählige Facetten und Klangfarben kannte. Die schimmernden 

Flächen der Metallverschlüsse brechen das Licht, sodass sich je nach 

Blickwinkel neue Eindrücke ergeben. So wird das Werk dynamisch, 

lebendig – ein Spiegel für Bowies rastlose Kreativität. Die 

Oberflächenstruktur des Werkes wirkt fast taktil, roh und doch präzise 

komponiert. Es lädt dazu ein, nicht nur visuell, sondern auch 

gedanklich näherzutreten: Wer war Bowie am Ende seines Lebens – 

ein Mann, ein Mythos, ein Fragment aus Licht und Schatten? 
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Axl Rose – Civil War 
1,26m x 1,49m / 2026 

Das 126cm × 149cm große Kronkorken-Porträt, aufgebaut aus 

2540 farblich fein abgestimmten Kronkorken, ist eine kraftvolle 

Hommage an Axl Rose. Das Werk verbindet rohe Materialität 

und künstlerische Präzision zu einem Bild, das sowohl die 

Energie des Rock’n’Roll als auch die Zerbrechlichkeit einer 
charismatischen Bühnenpersönlichkeit spürbar macht. Aus der 

Distanz entfaltet sich das Porträt wie ein visuelles Gitarrenriff: 

laut, rebellisch, voller Bewegung. Die Kronkorken wirken wie 

eingefrorene Schallwellen, ein Mosaik aus Rhythmus und 

Melodie. Besonders eindrucksvoll ist die emotionale Tiefe des 

Blicks – eine Mischung aus Trotz, Melancholie und elektrischer 

Präsenz –, die unweigerlich an zentrale Momente der 

musikalischen Laufbahn der dargestellten Figur erinnert. 

Während man die Linien des Gesichts nachverfolgt, scheint man 

die Energie von Songs wie “Welcome to the Jungle“ oder 
“Paradise City“ beinahe in der Luft zu spüren. Bei näherer 
Betrachtung offenbart sich die Komplexität der Konstruktion: 

Jeder Kronkorken trägt seine eigene Farbe, Struktur und 

Geschichte. Manche sind abgegriffen, andere glänzend, manche 

farbenfroh, andere schlicht – gemeinsam erzeugen sie eine 

Textur, die an die raue Stimme und die intensiven 

Bühnenauftritte der Rockfigur erinnert. Diese heterogene 

Materialität passt perfekt zu der emotionalen Bandbreite der 

von dir genannten Musik: von der wilden Zerrissenheit eines 

“You Could Be Mine“ bis zur fragilen Sehnsucht eines “Sweet 
Child O’ Mine“.  
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Dieses einzigartige Bild in der Größe 140cm x 140cm mit 2613 

gebrauchten Kronkorken, die mit einer speziellen Technik auf die 

3mm Alu Dibond Platte angebracht wurden, stellt den britischen 

Rockmusiker Ian Fraser „Lemmy“ Kilmister dar. "Lemmy" war 
Mitglied der Space-Rock band Hawkind, Gründer der Rockband 

Motorhead und deren Sänger und Bassist. 

Die Materialität: Ein Prost auf die Unvergänglichkeit Die Wahl des 

Mediums – 2.632 gebrauchte Kronkorken – ist bei diesem Werk 

kein bloßer Zufall, sondern eine geniale Erweiterung der 

dargestellten Persönlichkeit. Lemmy Kilmister, der Inbegriff des 

Rock ’n’ Roll-Lebensstils, wird hier aus den Überresten eben jenes 

Lebensstils rekonstruiert. Dass es sich um gebrauchte Verschlüsse 

handelt, verleiht dem Bild eine haptische Authentizität und eine 

„Street Credibility“, die glattes Öl oder Acryl nie erreichen könnte. 

Jeder Kronkorken erzählt eine eigene Geschichte von Tresen-

Abenden und Konzerten. Technik und Komposition: Mosaik-

Pointillismus Auf einer beeindruckenden Fläche von 140 cm x 140 

cm entfaltet sich eine moderne Form des Pointillismus. 

Struktur: Die Anordnung der runden Metallkappen auf der 3 mm 

Aluverbundplatte erzeugt ein strenges Raster, das im Kontrast zur 

wilden Aura Lemmys steht. Diese Ordnung bändigt das Chaos der 

Rock-Legende, ohne ihm die Energie zu nehmen.Farbdynamik: Die 

geschickte Nutzung der Marken-Logos (Coca-Cola, verschiedene 

Biere) ersetzt die Farbpalette des Malers. Besonders markant ist 

die Schattierung: Dunkle Stout- oder Cola-Verschlüsse formen die 

tiefen Konturen seines ikonischen Hutes und Bartes, während 

hellere, metallische Kappen Lichtreflexe auf Haut und Haaren 

simulieren. 
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Lemmy Kilmister – 
Ace of Spades 

1,40m x 1,40m / 2026 
 



  

SID VICIOUS 

In diesem Werk, komponiert aus 2630 Kronkorken, wird genau dieses 

Weggeworfene zu etwas Unerwartetem: zu einem rebellischen Bild von Sid 

Vicious, der ikonischen Figur der Punkbewegung und Bassist der Sex Pistols. 

Das Porträt gewinnt zusätzlich an Tiefe durch die Figur, die es darstellt: Sid 

Vicious war weniger ein virtuoser Musiker als vielmehr eine lebende Ikone 

der Punkhaltung. Als Bassist der Sex Pistols verkörperte er die rohe, 

kompromisslose Energie einer Bewegung, die bewusst gegen musikalische 

Perfektion und gesellschaftliche Konventionen rebellierte.  

Seine Erscheinung – blasses Gesicht, dunkle Augen, ein Ausdruck irgendwo 

zwischen Gleichgültigkeit und Provokation – wurde zu einem Symbol des 

späten 1970er-Punks. Gerade in Verbindung mit der Farbgestaltung aus 

Kronkorken erhält diese Ikone eine neue visuelle Sprache. Die metallischen 

Rot-, Schwarz- und Silbertöne – typische Farben vieler Kronkorken – erinnern 

beinahe unweigerlich an die aggressive Bildsprache des Punk: Rot als Farbe 

von Wut, Energie und Provokation; Schwarz als Ausdruck von Nihilismus und 

düsterer Attitüde; Silber als kalter, industrieller Glanz, der an Großstadt, 

Nachtleben und Lärm denken lässt. 

 

 

SID VICIOUS – My Way 

1,40m x 1,40m / 2026 

In dieser Kombination wirkt das 

Porträt fast wie ein visuelles Echo 

der Musik, für die Sid Vicious 

stand: laut, kantig und direkt. Die 

Kronkorken werden dabei zu 

kleinen Farbpixeln einer 

rebellischen Ikonografie. Aus der 

Nähe wirken sie roh und 

fragmentiert – fast wie ein 

zerstörtes Poster an einer 

Hauswand. Doch aus der Distanz 

verschmelzen sie zu einem klaren 

Gesicht, das sofort 

wiedererkennbar ist. Ein 

monumentales Werk, das die 

Distanz zwischen Hochkultur und 

Kneipenkultur meisterhaft 

überbrückt.   



 

 

  

 

BOB MARLEY 

Das Werk „Bob Marley“, entstanden im September 2025, besteht aus 2.630 
Kronkorken, die zu einem farbintensiven Mosaik arrangiert wurden. 

Dargestellt ist das ikonische, lachende Gesicht des Musikers, dessen 

Ausdruckskraft durch die besondere Materialwahl noch verstärkt wird. 

Die Verwendung von Kronkorken als gestalterisches Mittel verbindet 

künstlerische Aussage und ökologische Dimension: Alltägliche 

Wegwerfobjekte werden zu Trägern von Farbe und Form, wodurch ein 

Spannungsfeld zwischen Konsum, Wiederverwertung und künstlerischer 

Wertschöpfung entsteht. 

Das Porträt selbst ist mehr als eine Darstellung Bob Marleys. Es ist eine 

visuelle Hommage an die universelle Sprache der Musik, die Grenzen 

überschreitet und Menschen verbindet. Durch die Vielzahl der 

Einzelelemente wird zugleich ein musikalischer Rhythmus spürbar – jeder 

Kronkorken erscheint wie ein Ton oder Schlag, der sich im Gesamtbild zu 

einem harmonischen Ganzen fügt. Mit diesem Werk verschränkt sich die 

Bildsprache der Popkultur mit dem Anspruch der Nachhaltigkeit und schafft 

so eine zeitgenössische Form der Porträtkunst, die gleichermaßen ästhetisch 

und gesellschaftlich relevant ist. 

 

Marley – One Love 

1,40m x 1,40m / 2025 

 



  Dieses Werk greift eines der bekanntesten Bilder der modernen 

Fotogeschichte auf und überführt es in einen neuen, irritierenden 

Material- und Bedeutungskontext. Das Porträt des Afghan Girl – Sinnbild 

für Flucht, Verlust und mediale Ikonisierung – wird hier aus 2.630 

Kronkorken zusammengesetzt, Objekten globaler Konsumkultur, die 

üblicherweise achtlos entsorgt werden. Die Arbeit operiert mit einem 

bewussten Widerspruch: Ein Gesicht, das für existenzielle Not, 

Schutzlosigkeit und politische Realität steht, entsteht aus Symbolen 

westlicher Überproduktion. Die Kronkorken, Träger von Marken, Farben 

und industrieller Wiederholung, bilden ein Mosaik, das zwischen Nähe und 

Distanz oszilliert. Aus der Nähe zerfällt das Bild in Fragmente des Konsums, 

aus der Ferne verdichtet es sich zu einem Blick von nahezu verstörender 

Präsenz. 

Gerade die Augen bleiben das emotionale Zentrum des Werkes. Sie 

bewahren ihre ikonische Intensität, obwohl sie aus hunderten 

metallischen Korkenkonstruiert sind. Dieser Umstand verweist auf die 

Mechanismen medialer Wahrnehmung: Das Individuum wird zur 

Oberfläche, zur Projektionsfläche kollektiver Narrative – gesehen, 

reproduziert, konsumiert. Die Arbeit stellt dabei keine einfache Anklage, 

sondern eine offene Frage: Was geschieht, wenn menschliche Schicksale 

durch die ästhetischen Raster einer globalisierten Bilderwelt gefiltert 

werden? Und welche Verantwortung trägt eine Gesellschaft, die Leid 

wahrnimmt, verarbeitet und gleichzeitig in Konsum übersetzt? Formal 

bewegt sich das Werk zwischen Porträt, Mosaik und Objektkunst. 

Inhaltlich verknüpft es politische Realität mit ästhetischer Verführung. 

Schönheit und Unbehagen stehen in einem unauflösbaren 

Spannungsverhältnis – genau dort entfaltet die Arbeit ihre nachhaltige 

Wirkung. Dieses Afghan Girl ist kein Abbild, sondern eine Reflexion: über 

Sichtbarkeit und Vereinnahmung, über Wert und Wertlosigkeit, über das 

fragile Verhältnis zwischen Mensch und Bild in einer konsumgeprägten 

Gegenwart. 
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Afghan Girl 
1,40m x 1,40m / 2025 

 



 

  
Das Bild Bild in der Größe 140cm x 140cm mit 2632 gebrauchten Kronkorken, 

die mit einer speziellen Technik auf die beidseitig weiß beschichtete Alu 

Dibond Platte (3mm) angebracht wurden, stellt den spanischern Maler, 

Grafiker, Schriftsteller, Bildhauer und Bühnenbildner.Salvador Felipe Jacinto 

Dalí i Domènech, ab 1982 Marqués de Dalí de Púbol (* 11. Mai 1904 in 

Figueres, Katalonien, Spanien; † 23. Januar 1989 ebenda) dar - als Punk seiner 

Zeit. Salvador Dali ist ja irgendwie auch ein Punk seiner Zeit: Mit seiner 

exzentrischen Persönlichkeit, der Lust am Tabubruch und seiner radikalen 

Selbstinszenierung verkörperte er schon damals Haltungen, die perfekt in die 

rebellische Punkkultur passen – gegen Konventionen, gegen bürgerliche 

Normen und immer auf der Suche nach einer eigenen, freien Ausdrucksform. 

Das Bild ist ein visuell kraftvolles, ironisch-subversives Werk, das Salvador Dalí 

als Punk nicht nur darstellt, sondern ihn regelrecht in den Kontext einer 

modernen, konsumkritischen Pop- und Street-Art-Kultur überführt. Es ist ein 

Spiel mit Ikonen, Rebellion und Material – ein Stück, das gleichermaßen 

schillernd, laut und tiefgründig wirkt. 

Die Wahl der Kronkorken als Medium ist sowohl subversiv als auch poetisch. 

Alltagsabfall wird hier zum Trägermaterial einer Ikone der Kunstgeschichte. 

Die industrielle, harte Textur der Metallkappen kontrastiert mit der 

Weichheit und dem Surrealismus, für den Dalí berühmt ist. Zugleich erinnert 

die Mosaik-Technik an klassische Ikonenmalerei, nur dass die „Steinchen“ 
durch glänzende, bedruckte Oberflächen ersetzt wurden. 

Komposition und Wirkung: Die Darstellung ist frontal und ikonisch – Dalís 

Blick, leicht von der Seite, wird durch kräftige Farbexplosionen eingerahmt, 

die an einen Punk-Irokesen erinnern. Das Schwarz der Kronkorken bildet die 

Struktur und Tiefe, während die bunten Logos und Schriftzüge der Kappen 

einen kaleidoskopartigen Effekt erzeugen. Das Bild lebt von der Spannung 

zwischen Ordnung und Chaos: Aus der Nähe wirkt es fragmentiert, fast 

zufällig, doch mit Abstand offenbart sich das klare Porträt. 
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Dali-Punk 

1,40m x 1,40m / 2025 

 



 

 

Das Werk „Iron Man“ ist weit mehr als nur ein Mosaik – es ist eine 

vibrierende Hommage an einen der größten Ikonen der Rockgeschichte, 

erschaffen aus einem unerwarteten Medium: Kronkorken. Insgesamt 
2630 Kronkorken bilden das großformatige Porträt, das in seiner 

Farbexplosion sofort ins Auge sticht. 

Die vorherrschenden Farben – Rot, Schwarz, Gelb, Weiß und Blau in 

unterschiedlichsten Nuancen – erzeugen eine dynamische, fast 

pulsierende Bildsprache. Das Schwarz formt die Konturen, während die 

kräftigen Rottöne mit dem warmen Gelb und den kühlen Blautönen 

kontrastieren. Weiß wirkt als Lichtquelle und lässt die Züge 

hervortreten. Aus der Nähe erkennt man die Vielfalt der einzelnen 

Kronkorken, mit ihren Logos und Beschriftungen, die das Werk zugleich 

chaotisch und detailreich wirken lassen. Aus der Distanz verschmilzt 

dieses Chaos zu einem präzisen, eindrucksvollen Porträt. 

Im Mittelpunkt steht Ozzy Osbourne, der „Prince of Darkness“ – 

Rocklegende, Mitbegründer von Black Sabbath und später erfolgreicher 

Solokünstler. Seine Musik gilt als Geburtsstunde des Heavy Metal und 

beeinflusste Generationen von Musiker:innen. Mit Hits wie Paranoid, 

Crazy Train oder Mr. Crowley schrieb er Musikgeschichte, immer 

begleitet von seiner exzentrischen Persönlichkeit und seinem Hang zum 

Exzess. Doch Ozzy verkörpert auch Wandlungsfähigkeit und 

Überlebenskraft – trotz zahlreicher Skandale, gesundheitlicher 

Rückschläge und einer jahrzehntelangen Karriere bleibt er eine lebende 

Legende. Das Kronkorken-Bild fängt genau diese Ambivalenz ein: Es ist 

roh und kantig, bunt und exzessiv, gleichzeitig strukturiert und voller 

Leben. So wie Ozzys Musik zwischen düsteren Riffs und ekstatischer 

Energie pendelt, vereint dieses Kunstwerk Ordnung und Chaos, 

Ernsthaftigkeit und augenzwinkernde Verspieltheit.„Iron Man“ ist 
damit nicht nur ein visuelles Erlebnis, sondern auch ein Symbol für die 

Vielfalt und den Facettenreichtum eines Musikers, dessen Einfluss bis 

heute ungebrochen ist. Ein Bild, das knallt – genauso wie die Musik, die 

es feiert. 
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OSBOURNE 
"Von allen 
Dingen, die 
ich verloren 

habe, 
vermisse ich 

meinen 
Verstand am 

meisten." 

OZZY 



 

  

Kunst lebt von Kreativität, Geduld und Hingabe – und genau das 

spiegelt sich in diesem außergewöhnlichen Werk wider. Auf 

beeindruckenden 140 x 140 cm zeigt das Mosaik aus 2.630 

Kronkorken den legendären Angus Young, inspiriert vom 

ikonischen Cover des AC/DC-Albums Highway to Hell. Die Wahl 

des Materials ist ebenso unkonventionell wie genial: 

Kronkorken, ein scheinbar alltägliches Objekt, werden hier zu 

Pinselstrichen einer großartigen Komposition. Die sorgfältige 

Anordnung der Farben und Schattierungen verleiht dem 

Porträt Tiefe und Ausdruck. Besonders bemerkenswert ist die 

Art und Weise, wie Licht und Perspektive das Bild zum Leben 

erwecken – je nach Blickwinkel offenbaren sich neue Details 

und Facetten. Dieses Kunstwerk ist nicht nur eine Hommage an 

eine Rocklegende, sondern auch ein Beweis für handwerkliches 

Können und künstlerische Vision. Es verbindet Musikgeschichte 

mit Recycling-Kunst auf höchstem Niveau und zeigt, dass große 

Ideen oft in den kleinsten Dingen stecken. Ein absoluter 

Hingucker für Musik- und Kunstliebhaber gleichermaßen!. Es 

verbindet Musikgeschichte mit Recycling-Kunst auf höchstem 

Niveau und zeigt, dass große Ideen oft in den kleinsten Dingen 
stecken. Ein absoluter Hingucker für Musik- und Kunstliebhaber 

gleichermaßen! 
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In einer eindrucksvollen Fusion von Alltagsmaterialien und 

künstlerischem Ausdruck erschafft dieses Mosaik eine 

vibrierende Hommage an Kreativität und Punk-Spirit. Aus 2632 

sorgfältig ausgewählten und arrangierten Kronkorken entsteht 

eine kraftvolle Darstellung von Wattie Buchan, dem 

charismatischen Sänger der legendären Punkband The 

Exploited. Das Werk besticht nicht nur durch seine 

monumentale Größe von 140 x 140 cm, sondern auch durch 

seine intensive Farbigkeit und die meisterhafte Komposition. 

Aus der Nähe betrachtet erscheinen die einzelnen Kronkorken 

– mit ihren Marken, Farben und Schriftzügen – wie ein 

scheinbares Chaos. Doch mit zunehmendem Abstand offenbart 

sich ein beeindruckendes Porträt: Wattie's ausdrucksstarkes 

Gesicht, eingefangen inmitten explosiver, fast wilder 

Farbverläufe, die perfekt den rebellischen Geist des Punk 

einfangen. Die schwarzen Kronkorken bilden die dunkle, 

kraftvolle Grundierung, während die leuchtenden Farben 

Watties Energie und seine kompromisslose Attitüde 

widerspiegeln.  

Dieses Spiel zwischen Ordnung und Anarchie spiegelt den Geist 

von The Exploited und die rohe, direkte Ästhetik der 

Punkbewegung wider. Dieses Kunstwerk ist nicht nur eine 

Hommage an eine Rocklegende, sondern auch ein Beweis für 

handwerkliches Können und künstlerische Vision. Es verbindet 

Musikgeschichte mit Recycling-Kunst auf höchstem Niveau und 

zeigt, dass große Ideen oft in den kleinsten Dingen stecken. Ein 

absoluter Hingucker für Musik- und Kunstliebhaber 

gleichermaßen! 
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