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VERTRETUNG DES LANDES BEIM BUND



Otto Herbert Hajek

WEGZEICHEN 3A, 1990-97
BRONZE (DETAIL)

Otto Herbert Hajek wurde 1927 im ehemaligen béhmischen Kaltenbach
geboren und starb 2005 in Stuttgart.

Hajek begann mit abstrakten Figuren aus Holz, die dann 1952 zu den ersten
,durchbrochenen® Skulpturen fihrten. Diese frithen Arbeiten zielten auf eine
starke rhythmische und dynamische Wirkung. Zunehmend entwickelte er
dabei sein Interesse fiir den Raum. Er selbst empfand seine Plastiken auch als
,Erlebnisraum® oder bezeichnete sie als ,, Kommunikationsplastiken®, , Stadt-
zeichen® oder spiter auch, wie im Fall hier, als ,Wegzeichen®. Mit der Hori-
zontalen und der Vertikalen als Schwerpunkte entstanden sogenannte ,Raum-
knoten® und ,,Raumschichtungen®. Auf diese Geometrie baute Hajek ein ganzes
Ordnungsprinzip auf und bezog die Architektur konsequent immer weiter ein.

Um Kunst und 6ffentlichen Raum zu integrieren, entwickelte er in den 60er



Jahren die ,,Farbwege" — begehbare Plastiken — als iibergreifende Raumdiszipli-
nen zwischen Bildender Kunst und Architektur. Durch klare Farbgebung

und gleichwertige konkrete Formenelemente sollten , Farbraume® entstehen, die
im Menschen neue ,Bewusstseinszonen® bilden und ,,Gemeinschaft stiften“
sollten. So wollte er durch ,Verhaltensriume® in der Stadt ,,demokratische
Plitze“ schaffen.

Von 1947 bis 1954 studierte Hajek Bildhauerei bei Peter Otto Hein an der Staat-
lichen Akademie der Bildenden Kiinste in Stuttgart. Fiir den Deutschen
Kiinstlerbund war er als Vorsitzender in den Jahren 1972 bis 1979 titig und 1980

bis 1992 hatte er eine Professor an der Staatlichen Akademie in Karlsruhe inne.



Stephan Balkenhol

FRAU, 1999
PAPPELHOLZ, COLORIERT (DETAIL)

Der Bildhauer Stephan Balkenhol wurde 1957 in Fitzlar bei Kassel geboren.
Balkenhol lebt und arbeitet in Meisenthal (Lothringen), Karlsruhe und

Berlin.

Sein bevorzugtes Material ist leicht zu bearbeitendes Pappel- oder Zedernholz,
das er sowohl bei freistehenden Plastiken als auch bei Reliefs einsetzt. Die
Darstellung des Menschen steht im Zentrum seiner kiinstlerischen Wahrneh-
mung. Entweder als ganze Figur oder als Biiste, wobei ihre Dimension die
menschliche Proportion oft ins Gigantische tiberfihrt. Die Art der Holzbear-
beitung ist grob; dabei verzichtet er jedoch nicht auf Details in den Gesichtern.
Die Farbe wird in der Regel direkt als Lokalfarbe aufgetragen und trennt die
Kérper- und Kleiderteile voneinander. Durch die Farbe wird die einzelne Form

tiber die bildhauerische Herausarbeitung hinaus verfeinert.



Die Skulpturen, neben Menschen sind auch Tiere oder Versatzstiicke aus der
Architektur hiufige Sujets, werden prototypisch gesehen. Es gibt einen Kanon,
der variiert wird. Vom Habitus her befinden sich die Figuren deshalb in einer
fast zeitlosen Gegenwart: Minner tragen Hosen und Frauen meistens Rocke.
Die Kleidung bleibt ohne besondere personliche Insignien. Das gilt auch fiir
die Figuren: Sie zeigen keine Emotionen, keine charaktertypischen Merkmale
und blicken ins Unbestimmte. Im Gegensatz zu dieser ,,Stereotypie®, zur kata-
logartigen Erfindung, steht der Wunsch Balkenhols, dass der Betrachter das

Bediirfnis verspiirt, seinen Skulpturen ein eigenes Geheimnis zu entlocken.

Er studierte an der Hochschule der Bildenden Kiinste in Hamburg bei Ulrich
Riickriem. Seit 1992 ist er Professor an der Staatlichen Akademie der Bildenden
Kiinste in Karlsruhe. Balkenhol ist mit zahlreichen Skulpturen im &ffentlichen
Raum des In- und Auslands vertreten. Er erstellt bis zu 100 Arbeiten pro Jahr

in seinen Ateliers.



Dieter Krieg

OHNE TITEL, 1990
ACRYL AUF LEINWAND (DETAIL)

Dieter Krieg wurde 1937 in Lindau geboren und starb 2005 in Quadrath-
Ichendorf bei Koln.

Zusammen mit Horst Antes und Walter Stohrer zihlt Krieg zu den Vertretern
der ,Neuen Figuration®, die dem in den 60er und 70er Jahren vorherrschenden
Primat der Abstraktion die Darstellung der menschlichen Figur entgegensetzten.
Krieg war ein konzeptueller Maler, der die ,,Malerei als Thema selbst in den
Mittelpunke stellte. Als Bildthemen bevorzugte er die ,unmalerische Realitit
wie Salatkdpfe, Fleischstiicke oder z. B. Neonrshren. Diese banalen Gegen-
stinde illustrierte er nicht, sondern er formte aus ihnen Chiffren und Allegorien.
Neben diesen prosaischen Stiicken des Alltags entwickelte er parallel dazu eine
Vorliebe fiir Worter, Sitze und sprachliche Ideenskizzen. Dabei interessier-

ten ihn Probleme des allgemeinen Sprachgebrauchs oder die Begrifflichkeit



von Dingen, die dann ihren Niederschlag in der im Bild integrierten Schrift
fanden.

Die Malerei selbst wirkt einfach und ,wie dahin geschmissen®. Die Sujets zeigen
oft Verbrauchsspuren und werden in wildem Gestus, wie einer schnellen
Eingebung folgend, skizziert, was ihren frechen und ironischen Charakter
ausmacht. Die Geschwindigkeit scheint ein wichtiger Faktor beim Herstel-
lungsprozess gewesen zu sein. Beim Malen findet auch gleichzeitig ein Vergrs-
Berungsprozess statt, so dass durch die Uberdimensionierung des Dargestellten
eine neue Realitit hervorgerufen wird. Der Maximierung der Abmessungen
steht die Minimierung der inhaltlichen Vorlage gegeniiber. Die Bilder wirken
sehr frisch und energiegeladen, als ob sie sich in stindigem Wachstum oder

in Verinderungsprozessen befinden. ,Sie sind suggestiv und beriihren alle
Vorstellungen von Ekel, Parodie, Groteske und Trivialitit.” (Klaus Gallwitz,
in: Am Rande der Realitit ein Traum, Dieter Krieg, Ostfildern 1995)

Krieg studierte zuerst am Botanischen Institut der Technischen Hochschule
Karlsruhe und dann an der dortigen Staatlichen Akademie der Bildenden
Kiinste. Er war Schiiler von HAP Grieshaber und Herbert Kitzel. Ab 1971
lehrte er an der Kunstakademie in Karlsruhe und an der Stidelschule in
Frankfurt. 1978 stellte Krieg im Deutschen Pavillon der Biennale in Venedig
aus. Ab dieser Zeit war er fiir fast 25 Jahre Professor an der Kunstakademie
Diisseldorf. Aus dieser langen Lehrtitigkeit gingen zahlreiche internationale

Kiinstler hervor.



Platino

EXTERN 118.1, 2004-2005
C-PRINT, DIASEC AUF ALUDIBOND (DETAIL)

Platino ist 1948 als Georg Roger in Ohringen geboren. Er lebt in Stuttgart.

In dem Werkzyklus “Red Space”, aus dem die gezeigte Arbeit stammt, ver-
schwimmen Kiinstler, Atelier und Werk ineinander. Alle Gegenstinde sind rot
und alles ist von dieser Farbe durchdrungen. Der einzelne Gegenstand wird
aus dem Alltag herausgenommen und bekommt einen iibergeordneten Zusam-
menhang, wird zur Malerei, zur Kunst. Der Kiinstler verfolgt ein Lebenskunst-
konzept und er erschliefit fiir sich neue Produktionsrdume, indem er seinen
intimen Arbeits- und Wohnraum ins Offentliche iibertrigt. Es gibt grofe
Interieurbilder, in denen sich der reale Umraum spiegelt und die Architektur-
situation zum Bestandteil seiner Malerei wird. Es entsteht ein direkter Dialog
zwischen der Umgebung und der Spiegelung in der Arbeit. Der Modellcha-

rakter von der hier gezeigten Arbeit “Extrem 118” kann sich in der Vorstellung



des Betrachters in einem groferen real existierenden Raum aufheben.

“In diesem Laboratorium des Kiinstlers sind nicht nur die Grenzen der Kunst-
gattungen Malerei, Fotografie, Zeichnung, Skulptur, Installation und Archi-
tektur offen und flieffend, sondern auch jene zwischen Kunst und Leben, Werk
und Nicht-Werk, Kunst und Niche-Kunst. Kiinstlerische Prozesse und alltig-
liche Lebensvorginge und -erfordernisse durchdringen und relativieren sich
und generieren wechselwirksam SPACE 3. Neben internationalen Einzelaus-
stellungen und Ausstellungsbeteiligungen haben seine Interventionen in die
Sammlung der Staatsgalerie Stuttgart (2000), seine jahrelange Arbeit an RED
SPACE 1 (begonnen 1979) sowie seine jiingsten Farbinterventionen im Offent-
lichen Raum (2009, 2010) regional wie international Anerkennung gefunden.”
(Stidtische Galerie Ostfildern 2011, in: www.ostfildern.de)

Von 1967 bis 1969 studierte Platino Philosophie in Tiibingen, danach Malerei
und Bildhauerei an der Staatlichen Akademie der Bildenden Kiinste Stuttgart.
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Oliver Godow

BIG SUITE STUTTGART 2004-05
C-PRINTS AUF DIBOND, 3-TEILIG (DETAIL)

Oliver Godow ist 1968 in Liibeck geboren und lebt in Stuttgart, Berlin und

London.

,Mit den Mitteln und doch jenseits des Dokumentarischen transformiert Oliver
Godow menschenleere und unwirtliche Innen- wie Auflenriume in zeitlose,
utopische Gehiuse. Der Photograph fokussiert das Ephemere in der Architekeur.
(...) Bereits in seinen fritheren Aufnahmeserien wurde klar: Eine Abbildungs-
genauigkeit interessiert Godow nur am unmittelbaren Ort, etwa einer Baustelle,
einem Parkplatz oder einer Imbissbude; Szenerien von Beckettscher Absurditit.
Und die finden sich iiberall. Er folgt ,seiner Idee der Abstraktion und Typolo-
gisierung des Rdumlichen. (...) Nur wenige haben ein dhnlich subtiles Gespiir
fiir symbolisch aufgeladene Transformationsprozesse urbaner Alltiglichkeit.
(Matthias Harder, in: East/West — Abstract reunification, Berlin 2011)



,Godow gehort der jungen Generation subjektiver Fotografen an, die ohne digi-
tale Manipulationen arbeiten. Seine Fotos sind menschenleer, kithl minimalis-
tisch und doch von einer zwingenden Intimitit, die den Betrachter auffordert,
aus seiner passiven Rolle in einen aktiven, analytischen Modus des Sehens
tiberzugehen. Gerade durch die Fesselung an einzelne kleine Bruchstiicke des
Ganzen entziindet sich der Spieltrieb: Godow wirft den aus Komposition,
Riumlichkeit und Zeitlichkeit seiner Sujets gebildeten Spielball dem Betrach-
ter zu.“ (Anna Catharina Gebbers, in: artist, Basel 2012)

Seine Ausbildung erhielt er an der MFA Glasgow School of Art in Schottland
und an der BA Photography Bounemouth Universitiy in England. Er ist in
zahlreichen internationalen Sammlungen vertreten, erhielt renommierte Stipen-
dien im In- und Ausland wie z. B. der Villa Streuli in Winterthur 2011, die
begleitet werden von einer regen Ausstellungstitigkeit u. a. 2012 in der Aberdeen
Art Gallery (UK) und 2010 im Goethe-Institut in Helsinki.



Roger Aupperle

LUMENOPHORUS, 2010
FOTOSERIE, SELBSTPORTRATS MIT VERSCHIEDENEN LAMPENSCHIRMEN (DETAIL)

Roger Aupperle wurde 1960 in Oberndorf geboren. Er lebt in Rottenburg.

,Fiir meine Aktionen und Arbeiten sammle ich seit Jahren Lampenschirme.
Auf den Kopf gesetzt, verwandeln sie mich in einen Lumenophorus. Mit
kleinen Lampenschirmen, durch einen Biigel verbunden und tiber die Ohren
gezogen, kann ich sogar Licht héren. In Tiibingen stochere ich in der Abend-
dimmerung mit einem Stromerzeuger und 47 auf einen Kahn gestapelten, hell
leuchtenden Lampenschirmen am Hélderlinturm vorbei den Neckar hinunter.
Zu meinem 55. Geburtstag hebe ich ab! Mit einem Heiffluftballon und 55 Lam-
penschirmen im Schlepptau — auf und davon. Wer weif8 wohin der Wind mich

weht...“. (Roger Aupperle, Rottenburg, November 2012)



Von 1988 bis 1994 studierte er Freie Bildhauerei bei Professor Jiirgen Brodwolf
an der Staatlichen Akademie der Bildenden Kiinste Stuttgart. 1990 bekam er
den Forderpreis Junge Kunst Miltenberg und von 1991 bis 1994 eine Studien-
forderung des Cusanuswerks Bonn. Ein Atelierstipendium des Landes Baden-
Wiirttemberg hatte er von 1995 bis 1997 inne. 1998 erhielt Aupperle das

Stipendium ,,Symposion Hofgut Hohenkarpfen und einen Férderpreis des
Kiinstlerbundes Baden-Wiirttemberg.



Peter Zizka

SYMBIOSIS NR. 164/165, 2006
CALCIUMSULFAT-LACKDISPERSION AUF METALL, LEUCHTPIGMENT (DETAIL)

Peter Zizka lebt in Frankfurt am Main, wo er 1961 geboren ist.

Zizka hat sich kiinstlerisch politischen Konzepten verschrieben, die er als
»Design der Gesellschaft sieht. Sich selbst versteht er als ,Kommunikations-
guerilla®, indem er z. B. unter groflem personlichem Einsatz in militdrischen
Brennpunkten — vor allem in Afrika — durch kiinstlerische Interventionen den
Westen auf die Problematik dortiger Gewalt aufmerksam macht. Er sieht

den Westen mit seiner Waffenproduktion in unmittelbarer Verantwortung und
bietet durch den Kauf von zu Kunstobjekten umgebauten Waffen die mog-
liche Beteiligung des Kdufers an einer friedensstiftenden Handlung: , Afrika
im Wiirgegriff der Small Arms. Ein gesellschaftsrelevantes Kunstprojeke fiir
die Verinderung des Status Quo: Small Arms sind ein hinreichend in der

UN bekanntes Problem. Restbestinde und Produktionskapazititen aus den



ehemaligen Warschauer-Pakt-Staaten, China, aber auch aus den Lagern und
Fabriken Europas, landen trotz Ausfuhrbeschrinkungen in Spannungsgebieten
und ermdglichen hier erst die Prolongation der Gewalt ins Unendliche. Wir
wollen mit dem Projekt SYMBIOSIS versuchen, Waffen konkret unschidlich
zu machen und gleichzeitig durch Asthetisierung einen gesellschaftsrelevanten
Prozess anstofSen, der den Diskurs zur Problematik Small Arms auf einer brei-

ten Kommunikationsebene erfahrbar macht. (www.symbiosisprojekt.de)

Nach einer Ausbildung zum Restaurator studierte Zizka an der Hochschule fiir
Gestaltung in Offenbach, parallel besuchte er die Stidelschule in Frankfurt.
Mit seinen Arbeiten genief3t er eine grofSe Aufmerksamkeit, z. B. als Preistriger
des Art Director Clubs. Zizka konnte 2008 das Erscheinungsbild der Kieler
Woche gestalten und bekam 2011 ein Stipendium der Villa Massimo in Rom.
Die Arbeit ,,Symbiosis wurde im ZKM Karlsruhe und im Auswirtigen Amt
in Berlin gezeigt. Der Kiinstler arbeitet regelmifiig mit Kiinstlern aus anderen

Disziplinen zusammen.



Ulrike Flaig

TWO LOOPS, 2006
LAMBDAPRINT, DIASEC AUF ALUDIBOND (DETAIL)

Ulrike Flaig wurde 1962 in Esslingen geboren und lebt in Berlin.

»Es geht bei Flaig um das Verhiltnis von Inhalt und Form und um wesentliche
Themen wie Zeit und Raum, Bewegung und Identitit. Damit sind grundle-
gende abstrakte Koordinaten unserer Existenz benannt, die sich letztlich der
Darstellbarkeit entziehen, die sich jedoch in Einzelphinomenen niederschlagen.
Der Raum bietet nach Aristoteles die Voraussetzung fiir Bewegung, die Zeit
setzt deren Mafi...“ ,(...) Zum anderen reizt sie Grenzen medialer Vermittlung,
ja, jene des grundsitzlich Darstellbaren aus. Dieser Intention kommen natiir-
lich Materialien zu Hilfe, die sich von ihrer Substanz her der Immaterialitit
annihern, wie etwa Glas, transparente Folien und Licht, und auch die neuen
Medien zihlen dazu.“ (Renate Puvogel , Transformationen®, in: Ulrike Flaig —
Von Zeitentzerrzonen und Nacht-U-Boten, Ostfildern 2007) ,,Klare Hierar-



chien, Eindeutigkeit, Ordnung, Standpunkt: Diesen Begehren erteilt die Kunst
von Ulrike Flaig eine Absage. Thre Arbeiten sind postmodern-barock gerade in
ihrer Auflésung fixer Systeme. Alles ist und alles ist anders — in diesem Sinne
funktionieren ihre Objekte, Zeichnungen, Installationen, verspiegelten Plexi-
glaswinde und ihre Videos wie eine Assoziationsmaschinerie. Ein inkohérenter
Bewusstseinsstrom, in dem stetig Referenzen, Bilder, Fragen und Antworten
auftauchen, um dann wieder neue Bilder und Referenzen zu generieren. Alles
findet auf gleicher Ebene statt. Hierarchien werden gebildet, um wieder zu zer-
fallen.” (Anja Osswald ,Von Raumfalten und Zeitschleifen®, in: Ulrike Flaig —
Von Zeitentzerrzonen und Nacht-U-Boten, Ostfildern 2007)

Nach Kunstgeschichte und Literaturwissenschaft an der Universitit Regensburg
und an der Sorbonne in Paris studierte Flaig an der Kunstakademie in Stuttgart
bei Jiirgen Brodwolf. Lingere Arbeitsaufenthalte in den 80er Jahren in New
York, China und Hamburg folgten. Die Kiinstlerin erhielt verschiedene Stipen-
dien u.a. der Cité Internationale des Arts Paris, der Stiftung Kunstfonds und
der Kunststiftung Baden-Wiirttemberg. In den 90er Jahren unterrichtete sie an
der Hochschule fiir Gestaltung in Pforzheim und an der Universitit Stuttgart.



Petra Lemmerz

BILD TAFEL 36, 1992
EITEMPERA AUF BAUMWOLLE (DETAIL)

Petra Lemmerz wurde 1957 in Karlsruhe geboren, lebt in Diisseldorf und

Italien.

Die Farben bleiben auf einer Ebene. Gleichwertig schwingen sie vor und zuriick.
Fein austariert in Flichengrofle und Farbgebung, reagieren sie aufeinander.
Die Farbflichen wirken wie aufgeklebr, sie sind diinnschichtig wie fragiles
Papier. Die Frage nach der Wirkung von “Farbmassen im Raum interessierte
sie, als dieses Bild entstand.

In einem grofien Gegensatz zu dieser kiinstlerischen Herangehensweise folgte
den Abstraktionen der 90er Jahre impulsive, gestische Malerei. Es entstehen in
dicken Farbschichten aufgebaute Raumtiefen, die sich an Naturphinomenen
orientieren. Man sieht auf ihren Bildern ,Farbnebel, Farbexplosionen, Farbkor-

puskel und Farbriusche, (...) Erscheinungen, die denen der Natur verbliiffend



ihnlich sehen. (Carl-Friedrich Schréer, in: Petra Lemmerz, Schén — antiklas-
sisch, Diisseldorf 2009, www.petralemmerz.de) Exemplarisch ist an ihren Ar-
beiten, wie sehr die Frage nach dem ,wie“ in der Malerei zum Thema der Kunst
werden kann. Lemmerz durchliuft viele verschiedene Stadien des Umgangs der

Farbe und der Technik und alle haben nebeneinander gleichrangige Giiltigkeit.

Mehrere Jahre hielt sich die Kiinstlerin in den USA, Kanada, Mexiko und
Guatemala, Sri Lanka, Malaysia und Thailand auf; bevor Sie von 1980 bis 1981
Philosophie, Literaturwissenschaft und Vélkerkunde an der Universitit Tiibingen
und von 1981 bis 1983 Kunstgeschichte, Baugeschichte und Literaturgeschich-
te an der Universitit Karlsruhe studierte. Es folgten ein Studium der Kunst-
erzichung, Literaturwissenschaft und Religionswissenschaften an der Gesamt-
hochschule Kassel, von 1986 bis 1988 das Studium der Freien Malerei an der
Staatlichen Akademie der Bildenden Kiinste Stuttgart bei den Professoren

K. R. H. Sonderborg und Matthias Mansen und von 2000 bis 2002 ein Lehr-
auftrag fiir Malerei an der Fachhochschule fiir Gestaltung Pforzheim. Sie
erhielt Stipendien der Kunststiftung Baden-Wiirttemberg, der Cité Interna-
tionale des Arts, Paris, der Villa Massimo, Rom, und ein Gaststipendium Villa

Romana, Florenz.



Heinz E. Hirscher

FRAUENSCHUH, 1979
STRANDFUNDSTUCKE (DETAIL)

Heinz E. Hirscher lebte von 1927 bis 2011 in Stuttgart.

Hirschers Kunst ist vielschichtig und stark von der unmittelbaren Nachkriegs-
zeit geprigt, in der alles verwendet und verwandelt werden konnte. Auf der
Suche nach der Poesie in allen Dingen, erinnern seine Materialcollagen, in denen
er auch oft Zeitungsausrisse benutzte, formal und von ihrem inhaltlichen Witz
her an Dada. In der Erkennbarkeit von Mitteln und Material stand er auch den
kubistischen Kiinstlern und den Skulpturen Picassos nahe. In der Einfachheit
der Mittel beschrieb er selbst auch den Ausdruck seiner Haltung zur Gesell-
schaft. Er bezeichnete sich selbst als Materialpoet.

Heinz E. Hirscher stellte seine Werke u.a. im Museum of Modern Art, New York,
in Dallas und San Francisco und im Musee d’Art et d’Industrie St. Etienne

und im Palais de Louvre in Paris aus.



Er war Maler und Schriftsteller. Zuerst absolvierte Hirscher, dessen Schulzeit
durch den Krieg unterbrochen wurde, von 1946 bis 1949 eine Topferlehre mit
Gesellenpriifung. Im Anschluss daran arbeitete er zwei Jahre als Keramiker.
Anschlieflend studierte er an der Staatlichen Akademie der Bildenden

Kiinste in Stuttgart. 1961 war Hirscher als einer der wenigen Deutschen bei der
Ausstellung , The Art of Assemblage” im New Yorker Museum of Modern Art
vertreten. 1966 wurde er dann fiir vier Jahre Dozent an der Fachhochschule fiir
Sozialarbeit in Reutlingen, bevor er 1968 Stipendien an der Cité Internationale
des Arts in Paris und des Landes Baden-Wiirttemberg erhielt. Den Vorsitz des
VBKW (Verband Bildender Kiinstler Wiirttemberg) hatte er von 1970 bis 1974
inne, 1975 bis 1984 war er Prisident des Stuttgarter Kiinstlerbundes. 1984
griindete er die ,Akademie Materio® im Kiinstlerhaus Stuttgart.

Neben zahlreichen anderen Mitgliedschaften war er seit 1990 Mitglied im
Verband Deutscher Schriftsteller.



Werner Pokorny

RAHMEN/GEFASS/HAUS, 2007
HOLZ, SCHWARZ GEBRANNT (DETAIL)

Der 1949 in Mosbach bei Heilbronn geborene Werner Pokorny lebt heute in
Ettlingen bei Karlsruhe.

Haus, Schale, Vase, Gefifle — das sind die einfachen Grundformen, die Pokorny
fiir seine Arbeiten verwendet: In nahen Abwandlungen, aber unterschiedlichen
Gruppierungen und fast ausschliefSlich in Stahl und Holz. Fiir Pokorny zihlt
in seiner Kunst die Reduktion auf das Wesentliche. Deshalb werden die Holz-
oberflichen gebrannt, um ihnen eine starke archaische Ausstrahlung zu geben.
Der Kiinstler geht davon aus, dass die Wahrnehmungsfihigkeit des Menschen
Mustern folgt, die alles erkennen und benennen will. Fiir den Menschen bleibr,
nach Pokorny, das Wesentliche immer unverindert, wie auch die Liebe und der
Tod. Das Leben besteht fiir ihn darin, diese beiden Pole wahrzunehmen. Seine

Farbgebung fiir die Skulpturen konzentriert er deshalb auch fast ausschliefilich



auf Schwarz in allen seinen Nuancen: , Seine Inhaltlichkeit bedeutet Freude,

Stolz, Auszeichnung ebenso wie Angst, Trauer und Tod.“ (Werner Pokorny)

Pokorny studierte in den 70er Jahren an der Kunstakademie Karlsruhe bei
Hans Baschang, Giinter Neusel und Horst Egon Kalinowski. Dem Bildhauer-
studium schloss er die Ficher Kunstgeschichte und Kunstwissenschaft an.
Seit Ende der 90er Jahre ist er Professor fiir das Grundstudium an der Staatli-
chen Akademie der Bildenden Kiinste in Stuttgart. Er war viele Jahre Vor-
sitzender des Kiinstlerbundes Baden-Wiirttemberg.



Volker Blumkowski

MELANCHOLIE, 2008
ACRYL U. OL AUF LEINWAND (DETAIL)

Volker Blumkowski wurde 1956 in Salzgitter geboren. Er lebt in Paris und
Stuttgart.

Die meisten seiner Bilder zeigen Menschen, die in absurden Handlungen
gefangen sind. Oft kann der Betrachter Handwerkern tiber die Schulter schauen,
wie sie ihre eigene Arbeit begutachten. Der Bildtitel ist hiufig Bestandteil des
Kunstwerks.

Bei der ,Melancholie® handelt es sich um ein ,,Bild im Bild“. Kunst wird un-
mittelbar zum Bildthema. Blumkowski bezieht sich hier vielfach auf die Kunst-
geschichte: Er nimmt die barocke ,,Griseille-Malerei“ auf und implantiert ein
sabstraktes“ Bild mit Anklingen an die Anfinge des 20. Jahrhunderts in Farbe.
Neben diesem Bild finden sich konkrete geometrische Skulpturen und diverse

andere Gegenstinde, wie sie in Diirers berithmtem Kupferstich ,,Melencolia®



von 1514 zu finden sind. Ein grau gekleideter Mann ,,macht sauber®, indem er
den Staub unter das Polyeder kehrt. Vielleicht fegt er im tibertragenden Sinne
die Kunstgeschichte aus seinem Atelier.

Von 1977 bis 1984 studierte der Kiinstler an der Akademie fiir Bildende Kiinste
in Stuttgart bei den Professoren Moritz Baumgartl und K. R. H. Sonderborg.
Er erhielt zahlreiche Stipendien, wie u.a. 1991 von der Kunststiftung Baden-
Wiirttemberg und 1997 von der Cité Internationale des Arts, Paris. Verschiede-
ne Lehrauftriige an der Staatlichen Akademie der Bildenden Kiinste Stuttgart,
an der Filmakademie Ludwigsburg und eine Vertretungsprofessur an der
Kunstakademie Stuttgart folgten.



Armin Gohringer

OHNE TITEL, 2003
ROBINIE, GESCHWARZT (DETAIL)

Armin Géhringer ist 1954 in Nordrach geboren. Er lebt in Zell a. H. im
Schwarzwald.

»,Bruder Holz — Holz, Raum, Linie" hat der Bildhauer Armin Géhringer
seinen aktuellen Katalog tiberschrieben und damit die Wesensverwandtschaft
zwischen Mensch und Natur angesprochen. ,Lichtlécher” heifSt sein vorange-
gangenes Buch aus dem Jahr 2003 und ,Zwischenténe® dasjenige von 1999. Die
Trilogie der Katalogtitel der vergangenen Jahre spiegelt die kiinstlerische Ent-
wicklung Gohringers wieder, der sein skulpturales Werk in Holz konsequent
vorangetrieben hat. Sein Schaffen, die klassische Holzbildhauerei, wenngleich
mit Kettensige und Brenner, fasziniert immer wieder neu. Seit tiber 20 Jahren
beweist der Kiinstler, dass ihm dieser Werkstoff wie kein anderer auf den Leib

geschnitten ist. (...) Die vermeintliche Leichtigkeit der Holzskulpturen von



Armin Géhringer entpuppt sich bei genauer Betrachtung als ein ausgekliigel-
tes Konstrukt von Lasten und Tragen, Stehen und Fallen und einem genau

bemessenen Gleichgewicht der Massen. Er scheint mit seinen Skulpturen die
Schwerkraft aufler Kraft zu setzen.“ (Sabine Heilig, in: Holz — Raum — Linie,

Kunstverein Speyer, 2007, www.armin-goehringer.de)

Seine Ausbildung absolvierte Armin Géhringer von 1976 bis 1982 an der Hoch-
schule fiir Gestaltung in Offenbach. Regional wichtige Auszeichnungen

und Stipendien waren u.a.: 1. Preistriger der Johannes-Mosbach-Stiftung der
Kunsthochschule Offenbach, Preistriger des Wettbewerbs fiir Zeitgendssische
Kunst in der Ortenau und Stadtkiinstler in Spaichingen.



Wolfgang Bier

KOPF INNEN, 1996
EISEN (DETAIL)

In Mihrisch-Triibau, dem ehemaligen Sudentenland, wurde der Bildhauer
Wolfgang Bier 1943 geboren. Er starb 1998 in Schwibisch Hall.

Als vielseitiger Kiinstler fanden seine Arbeiten in der Grafik, Keramik und in
der Malerei Ausdruck. Bekannt geworden ist er jedoch durch seine zum Teil
monumentalen Skulpturen. Der Bildhauer setzte extrem schweres Material ein,
indem er Eisengiisse, Alteisen, Maschinenabfille und Industriegiisse mitein-
ander verschweifSte. Thematisch umkreiste der Kiinstler immer die menschliche
Kreatur und ihre Reibung an der Welt.

Bei dem hier ausgestellten Kunstwerk ist der Sockel Bestandteil der Arbeit. Die
,Innenschau des Kopfes“ konnte eine auf den Kopf gestellte Landschaft darstel-
len. Da nur der Titel auf einen Schidel hinweist, die Form aber eckig ist, konnte

man auch an ein TV-Gerit denken, das einen ,inneren Film® abspulen lisst.



Ein anderes Werk ,,Kopf aus Eisen” (1980) beschreibt Bier selbst so: ,,Ich mache
meistens Kopfe. Denn im Kopf, am Kopf, im Gesicht, in dessen Bewegungen
und Zuckungen entsteht das, widerspiegelt sich das, was die Menschen so
faszinierend macht. So bewundernswert, geheimnisvoll, unverstindlich, wider-

spriichlich, grauenhaft.“

Von 1965 bis 1968 studierte Bier an der Kunstakademie Stuttgart und von
1969 bis 1974 an der Hochschule der Kiinste in Berlin. 1976 erfolgte der Umzug
ins Hohenlohische. Wolfgang Bier hatte 1987 bis 1990 eine Professur an der
FH Aachen inne und bekam 1988 den Hohenloher Kunstpreis. 1990 zog der
Kiinstler nach Schwibisch Hall. Hier war Wolfgang Bier Mitbegriinder des

dortigen Kunstvereins.



Erdmut Bramke

TAUCHBLATTER, 1997/1998
ACRYL AUF BUTTEN, 11-TEILIG (DETAIL)

Erdmut Bramke wurde 1940 in Kiel geboren und starb 2002 in Stuttgart.

In allen Arbeiten geht es um Transzendenz und Sublimation. Im Gegensatz
zu diesen schwer darstellbaren Themen wihlte sie ganz schlichte Bildtitel, die
nur auf die jeweilige Technik verweisen. Farbe und Struktur wirken pur und
raffiniert zugleich. Die Leuchtkraft ihrer Werke ist exquisit. Sie entsteht in der
Spannung zwischen Einfachheit der kiinstlerischen Handlung und héchster
Kennerschaft des Materials.

Bei den Tauchbildern wurde Farbe als Pigment, also in Form reinster Materie
verwendet. Das Trigermaterial ist dickes handgeschépftes Papier, von dem
auch eine stark haptische Qualitdt ausgeht. Der Arbeitsprozess war denkbar
einfach: Dieses Papier wurde direkt in die stark pigmentierte Farbe getaucht

und verblieb dort eine geraume Zeit — bis es so durchdrungen war, dass es als



Trigermaterial nicht mehr erkennbar war. Beim Auftrocknen, das auch in
einem langsamen Prozess geschah, wurden dann Papier und Farbe zu einer
dichten Einheit — fast zu einer neuen Materialitit — jenseits von iiblichen
kiinstlerischen Aussagen.

Anders verhilt es sich mit den grofleren Formaten auf Biitten oder gar Leinwand:
Dort wurde in leichtem Pinselduktus in vielen Schichten ganz diinne Farbe
auf das Trigermaterial gestrichen. So wirke die Farbe fast nicht existent und das
Material darunter verschwindet vollstindig. Diese Arbeiten stellen nicht nur
in ihrer zarten und leichten Erscheinung, sondern auch konzeptionell einen
Gegensatz zu den Tauchbildern dar.

Erdmut Bramkes Kunst wohnt der Gedanke des Ritualhaften, der Vorstellung
einer ganz der Malerei gewidmeten prozesshaften Handlung inne. Immateriell
und lumings (lichtdurchlissig) wirken die Kunstwerke. Der Kiinstlerin ging
es um die Fragen nach den Méglichkeiten der Malerei: Es ist, was es ist. Der
Blickfang galt den inneren Zustinden und deren Farbwirkung. Alles wurde
auf das Wesentliche reduziert und so eine sehr sinnliche Wirkung erreicht. Die
Kiinstlerin ,,schrieb® sich ihre Bilder von der Seele. Ihre Qualitit entsteht aus
der sinnlichen Einfachheit des kiinstlerischen Vorgangs und dem hochsensiblen

Umgang mit dem Material.

Die Kiinstlerin studierte in Stuttgart, Berlin und Paris und erhielt 1979 das
Villa Massimo Stipendium. 1995 war sie fiir eine Gastprofessur an der Kunst-
akademie in Stuttgart. Mit ihren Arbeiten hatte sie schon zu Lebzeiten gro-
Beren Erfolg und ist in wichtigen Sammlungen, u.a. auch in der Staatsgalerie

Stuttgart, vertreten.



AsTHETIE

/7 i\

Ulrich Bernhardt

NATIONALASTHETIK, 1968-77
UHR, BUCH, VIDEOBAND (DETAIL)

Ulrich Bernhardt wurde 1942 in Tiibingen geboren. Er lebt in Stuttgart.

Sich selbst bezeichnet Ulrich Bernhardt als ,,Kiinstler und Performer®, dabei
setzt er seine Ideen hauptsichlich fotografisch um. Seine ersten Videoinstal-
lationen, in denen er sich mit der griechischen Antike auseinandersetzt, sind
1978 entstanden. Er beschiftigt sich mit Raum-Zeit-Phinomenen und bindet
diese in gesellschaftskritische und politische Themen ein. So auch in der hier
gezeigten Arbeit ,Nationaldsthetik“. Sie wurde ,jahrelang blof als Sinnbild fiir
die Ablésung der Buchkultur durch die neuen Medien betrachtet: Ein aufge-
schlagenes Buch auf dem Ziffernblatt einer Uhr, darin statt Text ein eingelas-
senes Videoband. Niemand interessierte sich fiir den Inhalt des Videos. Der
aber ist das Entscheidende: Aufnahmen von der Beerdigung der Terroristen,

die sich im Oktober 1977 im Gefingnis Stammheim das Leben genommen



hatten. Das Begribnis selbst unterlag der héchsten Sicherheitsstufe, auch die
Fotografen und Kameraleute wurden erkennungsdienstlich erfasst. Um sein
Videoband herauszuschmuggeln, versteckte es der Kiinstler im ersten Band von
Hegels Asthetik.“ (FAZ, 29.01.05)

Diese Arbeit wurde im Rahmen der viel beachteten Ausstellung ,Mythos RAF¢
in den Berliner Kunstwerken 2005 gezeigt.

Bernhardt studierte an der Stuttgarter Kunstakademie. Ab 1971 arbeitete er

als freier Fernsehjournalist beim Siiddeutschen Rundfunk. 1973 begann er seine
ersten eigenen Videoarbeiten als freischaffender Kiinstler. Zwei Jahre spiter
erhielt er einen Lehrauftrag an der Staatlichen Akademie der Bildenden Kiinste
in Stuttgart. Von 1978 bis 1986 war Ulrich Bernhardt Geschiftsfiihrer des
Kiinstlerhauses in Stuttgart. Zusitzlich lehrte er von 1983 bis 1988 an der dortigen
Merz-Akademie in den Bereichen Dramaturgie und Videokunst. 1987 bekam
er ein Stipendium der Kunststiftung Baden-Wiirttemberg.
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Emil Cimiotti

DER BERG UND SEINE WOLKEN I, 1960
BRONZEGUSS (DETAIL)

1927 in Géttingen geboren, lebt Emil Cimiotti in Hedwigsburg bei Wolfenbiittel.

Emil Cimiotti wurde zum maf3geblichen Kiinstler des deutschen Informel
durch die Art und Weise, in der er seine Skulpturen verfertigt. Die von ihm
entwickelte Technik wurde zu seinem Markenzeichen, wie sie auch die hier
prisentierte Plastik zeigt: Cimiotti formt nicht eine Skulptur, von der dann
Gipsnegativabgiisse erstellt werden, um dann davon (z. B. in Bronze) wieder
eine positive Form zu erhalten. Vielmehr arbeitet er direkt in Wachs, das dann,
ohne andere technische Zwischenschritte, in Bronze gegossen wird. Man
spricht hierbei von ,verlorenen Formen®. So kann Cimiotti seinen Kunstwer-
ken eine leichte, flieende Rhythmik geben, die den Betrachter das plastische
Arbeiten mit den Hinden nachvollzichen lisst. Durch die Verwendung von
Wachs erhalten die Plastiken eine besondere Statik: Durchbriiche und Licht-



einfille werden als Gestaltungsmerkmale in besonderer Weise mit einbezogen.
Dieser eigenwilligen Arbeitstechnik verdankt er den starken Einfluss auf die

jungen Bildhauer der spiten 50er und 60er Jahre.

Nach seiner Riickkehr aus einem Kriegsgefangenenlager begann Cimiotti mit
einer Lehre als Steinmetz. Von 1949 bis 1953 studierte er an der Kunstakade-
mie Stuttgart bei Otto Baum, danach folgte ein Studium in Berlin bei Hans
Hartung und in Paris bei Osip Zadkine. Dort hatte er Kontakt mit den Kiinst-
lern Brancusi, Le Corbusier und Fernand Léger. Seine Karriere begann 1958
mit der Biennale in Venedig, 1959 erhielt er das Stipendium der Villa Massimo
in Rom und war auf der documenta IT sowie auf Ausstellungen in Paris und in
den USA vertreten. Von 1963 bis 1989 hatte er eine Professur an der Kunst-
hochschule in Braunschweig inne. In den spiteren Jahren beteiligte er sich
nochmals auf der 30. Biennale in Venedig, an den documenta-Ausstellungen
IIT und I'V sowie an Retrospektiven in Osnabriick und Recklinghausen. 1995
nahm er an der wegweisenden Ausstellung ,,Europiische Plastik des Informel*
im Wilhelm Lehmbruck-Museum in Duisburg teil. Er ist Mitglied der Akade-

mie der Kiinste in Berlin.



Georg Karl Pfahler

LEDA NR. VIII, 1984
ACRYL AUF LEINWAND (DETAIL)

Georg Karl Pfahler lebte von 1926 bis 2002 in Emetzheim bei Weiflenburg in
Bayern.

In den 50er Jahren fand Pfahler an den Bildern Barnett Newmans gefallen,
doch wollte er mit der Farbe keine metaphysischen Riumen bilden, sondern
deren direkte Wirkung auf Fliche und Form ausloten: Die Fliche wurde zum
Aktionsfeld und die Farbe pure Materie auf dieser Fliche. Farbform und Bild-
triger sollten dabei nicht miteinander verschmelzen, sondern

als einzelne Elemente auf der weifen Fliche erkennbar bleiben.

Sehr prigend waren fiir Pfahler die Kiinstler Karl Otto Gétz, Gerhard Hoeh-
me, Emil Schumacher, Cy Twombly und die Bildhauer Marino Marini und
Alberto Giacometti, die er alle auch auf seinen ausgedehnten Reisen besuchte.

1956 griindete er zusammen mit Friedrich Sieber, Giinther C. Kirchberger



und Attila Bird die Gruppe 11. Fiihlte sich Pfahler bis dahin dem Stil der
Informel verbunden, so l6ste er sich 1958 wieder davon. 1959 fiihrte er den
Begriff ,formativ® fiir seine Arbeiten ein und bezeichnete damit die starke
Konzentration auf ganz einfache Formen und Farben. 1962 wurde er zu dem
Reprisentanten der Hard-Edge-Malerei in Deutschland, die sich durch klare
Farbabgrenzungen auszeichnete. Ab 1964 entstanden erste Farbraumobjekte.
Seine Werke erlangten schnell internationale Bekanntheit. Bis in die 70er Jahre
projizierte er architektonische Riume in die Bildfliche. Er erzeugte jedoch nie
Raumillusionen und es ging ihm nie um Stimmungen.

Die Funktion der Farbe ist bei Pfahler der Schliissel zu seiner Malerei. Farbe
begriff er als Ereignis, als Erscheinungsbild, das Nihe und Ferne entfaltet.

In den 80er Jahren stellte er farbige Teilfelder ohne Uberlagerungen neben-
einander. Die einzelnen Farben stehen in einem ausgewogenen Verhiltnis
zueinander, die Bilder ruhen in sich trotz einer Dynamik. Die Flichen, die die
einzelnen Farben zugewiesen bekommen, scheinen im Gleichgewicht. Die Far-
boberfliche wirkt immateriell, ein Pinselduktus ist nie erkennbar. Seine grofien
Bildformate treten in eine Wechselbezichung mit der jeweiligen Architektur-

umgebung.

Pfahler kam durch Zufall zur Kunst. Auf dem Bauernhof seiner Eltern, hatte
er nie Kunst zu Gesicht bekommen. Erst nachdem er Kunststudenten der
Niirnberger Akademie kennenlernte und diese ihn einluden, fand er schlicht
Gefallen daran, wie sie malten. Pfahler begann 1948 sein Studium an der Aka-
demie der Bildenden Kiinste in Niirnberg. Bereits nach zwei Jahren wechselte
er nach Stuttgart an die dortige Kunstakademie. Seine Lehrer waren u.a. Willi

Baumeister und Manfred Henninger.



Charly W. Loth

OHNE TITEL, 2003-2005
2 SKULPTUREN AUS EICHENHOLZ (DETAIL)

Charly W. Loth ist 1954 in Freudingen, Westfalen, geboren und lebt in Freiburg
im Breisgau.

,CW Loth schafft seine Skulpturen aus Zeder, Eiche und Nussbaum. Er schneidet
mit der Kettensige planmifSig in das Holz. Er erschlief3t sein Werkstiick durch
Schnitte, die es ihm erméglichen, einzelne Teile nach auflen zu klappen. Die
urspriingliche Form der Balken oder Baumstimme bleibt bis zu einem gewissen
Grad erkennbar. Der Bildhauer erweitert sie jedoch raumgreifend durch den
Teil des Holzes, der urspriinglich in der dufleren Hiille eingeschlossen war. Der
kiinstlerische Prozess wird bei CW Loth auf diese Weise zur ,Geburt des Rau-
mes aus dem Holz". Denn alle herausgearbeiteten Stiicke behalten ihre Verbin-
dung untereinander, sie bleiben Teile eines Ganzen. Prizise plant der Bildhauer
seine Werke. Die Idee der Skulptur muss mit den Moglichkeiten



des Balkens und der Kettensige zusammenfinden. Davon zeugen zahllose
Skizzen, die der Arbeit am Holz vorausgehen und selbst eine bestechende

isthetische Wirkung entfalten.“ (Klaus P. Andriessen, in: www.cwloth.de)

Der Kiinstler studierte von 1979 bis 1983 Bildhauerei an der FH Ottersberg,
erhielt u. a. ein Stipendium der Kunststiftung Baden-Wiirtctemberg und war
Preistriager des Kunstwettbewerbs der Didzese Rottenburg-Stuttgart.



Paul Uwe Dreyer

AFRIKANISCHE SERIE 1, 1989
OL AUF LEINWAND (DETAIL)

Paul Uwe Dreyer wurde 1939 in Osnabriick geboren und starb 2008 in Stuttgart.

In Dreyers Bildern geht es hiufig um gestalterische Themen wie ,,objektive
Farbgebung® und , geometrische Ordnung®. Formaler Ausgangspunkt ist meis-
tens das Quadrat. Durch ein System von Linien — senkrecht und diagonal —
wird es zerteilt.

Dieses System entspringt formalisierenden Denkvorstellungen: Linien und
Flichen bekommen Richtungsenergien durch Schrigen. Korper bleiben flach,
erhalten aber ein Drehmoment in den Raum. Horizontale Linien stabilisieren
die Bilder in der Bildmitte, die als energetisches Zentrum fungiert.

Die Farbflachen gehen tiber die visuelle Kontrolle der Bildkonstruktion hinaus.
Irrationalitdt stecke alleine in der Farbgebung, die Spannungsverhiltnisse

untereinander aufbaut. Es ergeben sich so eigenwillige Farbriume.



Trotz Dreyers Farbwahl bei der ,,Afrikanischen Serie®, mit einer fein nuancier-
ten, oft schlammigen Farbpalette, steht er im Kontext der Konkreten Malerei,

die sich eher auf Primirfarben beschrinkt.

Sein Studium begann er 1958 an der Werkkunstschule Hannover und setzte es
1962 an der Hochschule fiir Bildende Kiinste in Berlin fort. Nach dem Studium
ging er als Stipendiat der Villa Massimo nach Rom. Nur ein Jahr spiter erhielt
er einen Lehrauftrag an der Kunstakademie Stuttgart. Hier lehrte er von 1974
bis 2005 als Professor fiir Malerei und war zeitweilig deren Rektor. Paul Uwe
Dreyer war von 1992 bis 1997 Vorsitzender des Deutschen Kiinstlerbunds.

Er erhielt zahlreiche Auszeichnungen, darunter 1999 das Bundesverdienstkreuz
der Bundesrepublik Deutschland und 2004 die Ehrenmedaille der Akademie
Warschau.



Rudolf Schoofs

AUS DER ARBEITSFOLGE UNTERHOLZ, 1980
OL AUF LEINWAND (DETAIL)

1932 in Goch am Niederrhein geboren, starb Rudolf Schoofs 2009 in Stuttgart.

Kiinstlerisch prigend fiir Schoofs war die Nachkriegszeit mit dem Informel,
also der nicht geometrischen Kunst, wie z. B. der eines Emil Schuhmachers.
Thematisch befasste sich der Kiinstler durchgehend mit den Themen Stadt-
landschaft, Natur im weitesten Sinne und Figur im Raum. Seinen abstrakten
Bildern gab er gegenstindliche Titel, die zwar Assoziationen aufkommen
lassen, sich aber im Bild nicht prizisieren. Die Farbgebung ist meistens dunkel
und in Grauténen, seltener, wie hier, erdig. Seinem Pinselduktus sicht man
den Ursprung in der Informellen Kunst an, sie ist gestisch und energiegela-
den. Schoofs verstand seine Farbauftrige als Schichten ,von innen her®: Diese
Seelenlandschaften fungierten als Mittler zwischen ihm, dem Kiinstler und

Produzenten und dem Betrachter. Wobei er sich selbst nicht nur als Sender,



sondern gleichzeitig auch als Empfinger dieser Botschaften verstand. Botschaf-
ten nicht im Sinne von direkt entzifferbaren Hinweisen oder Informationen,
sondern als Wiedergabe von inneren Gestimmtheiten und Zustinden. Die
starke Energiedichte seiner Bilder sah er analog zu einem spontanen Denk-
thythmus. Der Betrachter kann also durch den Malgestus die Gedankenfolge,
die Stimmungslagen und -verinderungen des Kiinstlers nachempfinden. Die

sich daraus ergebende starke Subjektivitit ist gewollt.

Schoofs studierte von 1952 bis 1954 bei Georg Muche in Krefeld. Ab 1958 er-
hielt er einen Lehrauftrag an der staatlichen Werkkunstschule Kassel, ab 1975
unterrichtete er ein Jahr an der Kunstakademie in Karlsruhe, von 1976 bis 1997

dann an der Staatlichen Akademie der Bildenden Kiinste in Stuttgart.



Max Ackermann

07. SEPT. 1962, 1962
OL AUF LEINWAND (DETAIL)

Max Ackermann wurde 1887 in Berlin geboren und starb 1975 in Unterlengen-

hardt im Schwarzwald.

Wichtige Inspirationsquellen waren fiir Max Ackermann die Farbenlehren von
Goethe und von Adolf Holzel. Seinen Bildern liegt eine lyrische Struktur

zu Grunde, die durch akzentuierte Farbgebung die ,,Schénheit des Geistigen®
zeigen soll. Er komponierte auf der Bildfliche und strebte nach einer ,musi-
kalischen” Malerei — frei von gegenstindlichen Motiven. In seiner Arbeit ist
deshalb die ,,Suche nach Harmonie® ein Schliisselbegriff. Fein gegeneinander
abgewogene Farbflichen in minimalen Nuancierungen schaffen Bildkompo-
sitionen, die den Betrachter gleichsam dazu verleiten, sich ein Gedicht oder
eine Melodie dazu vorzustellen. Alles Stérende wird eliminiert und es bleibt

gerade so viel Linie zu erkennen, dass sich das Bild auch in einem viel weiteren



Raum — in der Transzendenz — auflosen kénnte. Der Betrachter selbst wird in
diese Stimmung mit hineingezogen und erfihrt die Wirkung von Kunst ganz
direkt kérperlich als Ort des Wohlbefindens. Es beschreibt die Sehnsucht der

Menschenund Harmonie — sicher auch eine Nachwirkung der Kriegszeit.

Der Kiinstler studierte 1906 an der Kunstschule Weimar bei Henry van de Velde,
1908 in Dresden in der Zeichenklasse von Richard Miiller und anschliefSend
ab 1909 in Miinchen bei Franz von Stuck. 1912 ging er nach Stuttgart an die
Staatliche Akademie der Bildenden Kiinste. Hier trat er in den Schiilerkreis
von Adolf Hélzel ein. Nach dem Studium wurde Ackermann zum Militir-
dienst eingezogen und im Ersten Weltkrieg verwundet. Als untauglich entlas-
sen arbeitete er als Maler in Stuttgart. Seine Werke nach dem Ersten Weltkrieg
waren durch seine Nihe zum Kommunismus geprigt.

Eine Wendung zur Abstraktion hin entwickelte sich, als er 1926 eine Studien-
reise nach Paris unternahm, wo er den &sterreichischen Architekten Adolf Loos
traf und dann 1928 im Kunsthaus Schaller in Stuttgart Wassily Kandinsky
und George Grosz kennenlernte. In dieser Zeit griindete er auch eine Lehrwerk-
statt fiir Neue Kunst. 1936 erhielt er von den Nationalsozialisten ein Lehr- und
Ausstellungsverbot, da seine Werke als entartet galten. 1943 wurden fast alle
Arbeiten in seinem Atelier durch einen Bombenangriff zerstort.

In seinem kiinstlerischen Schaffen eingeschrinkt und unter schwierigsten
Bedingungen lebend, zog er nach Hornstaad am Bodensee und pendelte zwi-
schen seinem Wohnort und Stuttgart. Nachdem ihm 1957 der Professorentitel
chrenhalber durch das Land Baden-Wiirttemberg verlichen worden war, lebte
er endgiiltig in Stuttgart. Er leitete das ,,Seminar fiir Absolute Malerei“ in

Anlehnung an die absolute Musik und an Kandinsky.



Erich Hauser

AUS DER SERIE 14 A-D/76, 1976
NIROSTAHL

Erich Hauser wurde 1930 in Rietheim-Weilheim geboren und starb 2004 in
Rottweil.

Wie viele seiner Altersgenossen lief§ auch Hauser sich stark vom Informel der
Nachkriegszeit beeinflussen. Seine Metallverarbeitung hatte dementsprechend
einen fliefenden Charakter — ohne scharfe Kanten und Ecken. Das inderte
sich in den 60er Jahren, indem er anfing, auf industriell vorgefertigte Bauele-
mente aus Metall zuriickzugreifen. Mit dieser Entdeckung baute er bis an sein
Schaffensende beeindruckende, z. T. sehr grofle Plastiken. Hauser verstand das
Metall so zu biegen und zu schachteln, dass stark ineinander geschichtete geo-
metrische Korper entstanden, die fast organische Anklinge zu haben scheinen:
Knospen und Bliitenblitter, die aufbrechen. Daneben griff er auch auf einfache

Réhrensysteme zuriick, die er zum Teil lings teilte und zu groffen Zeichen



im Raum zusammenfiigte. Es finden sich zahlreiche Beispiele im 6ffentlichen

Raum.

Nach dem Zweiten Weltkrieg machte Hauser eine Ausbildung zum Stahlgra-
veur. Im Kloster Maulbronn erhielt er Zeichen- und Modellierunterricht und
schloss danach ein Studium an der Freien Kunstschule in Stuttgart an, das er
durch Abendkurse im Fach Bildhauerei ergiinzte. In kurzer Zeit wurde er mit
seinen geometrischen Skulpturen sehr bekannt: 1964, 1968 und 1977 nahm er
an der documenta in Kassel teil. In dieser Zeit war er auch Gastdozent an der
Hochschule fiir Bildende Kiinste Hamburg. 1969 gewann er den renommierten
Kunstpreis der Biennale de Sao Paulo. 1970 wurde Erich Hauser Mitglied der
Akademie der Kiinste in Berlin. Nachdem er nach Rottweil umgesiedelt war,
engagierte sich Hauser in hohem Maf3e auch fiir die Belange anderer Kiinst-
ler in der Region. Von 1984 bis 1985 erhielt Hauser eine Gastprofessur an der
Hochschule fiir Bildende Kiinste Berlin. 1986 bekam er den Professorentitel
durch das Land Baden-Wiirttemberg verlichen. Er war am Aufbau des iiber-
regional bekannten ,,Forums Kunst Rottweil“ beteiligt und griindete 1996 die
,Erich Hauser Kunststiftung®, die regelmiflig Preise an Bildhauer vergibt.

Dort wird auch sein kiinstlerischer Nachlass verwaltet.
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Peter Riedlinger

TIRELESSLY (JERUSALEM), 1999
C-PRINT (DETAIL)

Peter Riedlinger wurde 1966 in Loflingen geboren und lebt in Berlin.

In seinen Fotografien hilt Riedlinger Beobachtungen fest, die er in Serien zu
Geschichten verdichtet. Auf seinen ausgedehnten Reisen entstehen Zustands-
beschreibungen von Orten, die er durch die Menschen, denen er in ihren
Titigkeiten folgt, erklirt. Fotoabfolgen funktionieren wie einzelne Filmstills
und werden in einer Entwicklung zu Videofilmen ausgedehnt. Die Bilder sind
komponiert, obwohl die Sujets wie Zufallsfunde wirken. Riedlinger stellt —

als eigene Werke — seine Fotografien auch in Biichern zusammen.

Riedlinger hat von 1993—98 an der Hochschule fiir Gestaltung und Kunst in
Ziirich und parallel 1997 auch an der Hochschule fiir Grafik und Buchkunst in
Leipzig Fotografie studiert. Von 2000 bis 2001 war er Lehrer an der Al-Ma'mal



Foundation for Contemporary Art in Jerusalem. Seit 1994 erhielt er folgende
Auszeichnungen und Stipendien: Markelstiftung Stuttgart, Prix Michel Jordi
de Photographie Geneva (CH), Stipendium des Kiinstlerhauses in Worpswede,
The Jerusalem Center for the Visual Arts (Artist-in-Residence), Jerusalem
Foundation, Al-Ma'mal Foundation for Contemporary Art Jerusalem (Artist-
in-Residence), das Stipendium der Erwin und Gisela von Steiner-Stiftung
Miinchen, Ateliers d‘Artistes de la Ville de Marseille (Artist-in-Residence), das
Cité Internationale des Arts Paris Stipendium vom Land Baden-Wiirttemberg,
den Lukas Award des Kiinstlerhauses in Kaliningrad, das Stipendium der
Senatskanzlei fiir kulturelle Angelegenheiten in Berlin und 2010 das Stipendium
der Kunststiftung Baden-Wiirttemberg,.

Der Kiinstler ist in vielen Sammlungen vertreten und seine Arbeiten werden
in zahlreichen Ausstellungen im In- und Ausland prisentiert u. a. durch das
Goethe Institut in Damaskus (2010), Beirut (2009) und Ramallah (2008).



Kerstin Mayer

DAS BLONDE MADCHEN ..., 2008
C-PRINT AUF ALUDIBOND (DETAIL)

Kerstin Mayer wurde 1971 in Stuttgart geboren und lebt in Adelberg.

Die Kiinstlerin arbeitet mit verschiedenen Medien, wie Fotografie, Zeichnung
und Video. Der Umgang mit Material, wie Holz, Pappmaché oder Leder ist
wichtiger Bestandteil ihrer kiinstlerischen Herangehensweise, die bewusst an-
gewandte Bereiche mit rein kiinstlerischen vermischt. Ausschlaggebend fiir die
Wahl eines Materials ist die Haptik. Mayer zeichnet damit personliche Stim-
mungsbilder, die sie mit biografischen Noten verkniipft: ,So unterschiedlich die
Ansitze zu sein scheinen, sind sie doch eng mit mir und meiner Umwelt
verbunden. Pendelnd zwischen den Gefiihlen, der Suche nach einem Platz in
der Gesellschaft, Heimatgefiihlen und der Unbeschwertheit der Kindertage.

(Kerstin Mayer, in: www.bildschnittstelle.com)



Nach einer Schreinerlehre in den Jahren 1992 bis 1995 folgte ein Studium der
Freien Bildhauerei an der Staatlichen Akademie der Bildenden Kiinste in

Stuttgart von 1998 bis 2005 bei den Professoren Werner Pokorny und Micha
Ullman. 2003 erhielt sie den Werkstattpreis der Kunststiftung Erich Hauser.



Susanna Taras

WANDSTUCK | + 11, 1994
STAHL (DETAIL)

Susanna Taras wurde 1954 in Botenheim geboren und lebt in Stuttgart.

Im Leben und Werk der Stuttgarter Kiinstlerin losen sich die Grenzen zwischen
Ornament und Kunst, Objekt und Rauminstallation auf. , Die Arbeiten Su-
sanna Taras’ changieren zwischen Ornament und ironischem Zitat, zwischen
flachiger Wirkung und metaphorischen Effekten, die die Grenzen zwischen
postmoderner Realitit und funktionalen Bildzeichen austauschbar werden
lassen.”

(Dr. Michael Kréger, in: www.artaure.de)

Von 1973 bis 1981 studierte Taras an der Staatlichen Akademie der Bildenden
Kiinste Stuttgart. Ein Studium der Kunstgeschichte an den Universititen

Miinchen, Tiibingen, Stuttgart schloss sich an. Susanna Taras erhielt zahl-



reiche Stipendien und Auszeichnungen, unter anderem ein Stipendium der
Kunststiftung Baden-Wiirttemberg und ein Stipendium der Cité Internationa-
le des Art, Paris. Die Kiinstlerin hatte zahlreiche Ausstellungen und Einzel-
ausstellungen (Auswahl): 2011 Museum im Wittelsbacher Schloss “Blumen®,
2010 Galerien fiir Kunst und Technik Schorndorf , Bliittengewichse, Neues
Kloster Bad Schussenried ,,Strahlkraft®, 2009 Kunstverein Bad Salzdetfurth
,Farbrausch*, Galerie Axel Holm, Ulm, 2008 Kulturzentrum Kolvenburg,
Billerbeck, 2007 Galerieverein Leonberg ,,Bliitenzart und Eisenhart®, Oran-
gerie im Hofgarten, Kirchberg/Jagst, Galerie CP, Wiesbaden, 2006 Haus am
Liitzowplatz, Berlin ,Jenseits von Gut und Bése, Museum MARTa, Herford
LArtificialia®.



Walter Adolf Giers

LANGER FARBKRISTALL, 1997
LICHT- UND KLANGOBJEKT, PLEXIGLAS (DETAIL)

Walter Adolf Giers wurde 1937 in Mannweiler geboren und lebt seit 1960 in
Schwibisch Gmiind.

,Er zihlt zu den Pionieren der elektronischen Kunst und wird als der Begriinder
der Electronic Art bezeichnet. (...) In der Terminologie der Kunstgeschichte
liegen die Wurzeln seines Werkes vor allem in der Kinetischen Kunst, aber
auch in der Licht- und Klangkunst. Neu an der Kunst von Walter Giers war
vor allem die Einbeziehung elektronischer Bauteile in seine Kunstobjekte,

die neben ihrer funktionalen Aufgabe, d.h. der Erzeugung von Klingen und
Licht, regelmifig auch als Gestaltungselemente dienen. Im Ergebnis entste-
hen so meist Objekte von hoher dsthetischer Qualitit. 1968 entstand als erstes
interaktives Objekt die Radioskulptur ,Mr. Brabbel®, bei dem der Rezipient
durch Licht- oder Toneinwirkung Reaktionen beim Objekt herbeifiihrt, was



das Grundschema fiir eine Vielzahl weiterer Werke darstellt. Zudem verwendet
Giers in seinen Objekten weitere Medien wie Video, Laser und Holographie.
Unter anderem thematisiert er in seinen Werken Probleme des Umgangs des
Menschen mit der Umwelt (...), Konflikte in der Mediengesellschaft (...),
psychische Anomalititen (...) oder den Umgang mit bzw. den Missbrauch von
Religionen. Meist arbeitet er dabei mit Ambivalenzen und kaschiert dabei die
Problemstellungen hinter einer visuell attraktiven Fassade aus Acrylglas, hinter
der sich elektrische Lampen (z. B. Neonrohren), Drihte, Speicherchips, Tran-
sistoren, Kondensatoren, Transformatoren verbergen und in die Lautsprecher
integriert sind. Es gibt jedoch auch eine Vielzahl von Objekten, die frei von
narrativen Inhalten sind, wie insbesondere Licht- bzw. Licht-Ton-Objekte, die
durch wechselnde Farbenspiele, gegebenenfalls durch melodische Untermalung

den Betrachter beeindrucken.” (www.wikipedia.org)

Nach einer Stahlgraveurlehre betitigte sich Giers ab 1955 als Jazzmusiker. Von
1959—-1963 absolvierte er ein Studium an der Werk-Kunstschule in Schwibisch
Gmiind, das er mit einem Diplom als Industriedesigner abschloss. 1963 griinde-
te er ein eigenes Biiro fiir Industriedesign (Form und Funktion) in Schwibisch
Gmiind. 1992/93 hatte er einen Lehrauftrag an der Hochschule fiir Gestaltung
in Karlsruhe und war assoziierter Kiinstler des Zentrums fiir Kunst- und
Medientechnologie (ZKM) in Karlsruhe. 1968 begann er mit der Herstellung
von Kunstobjekten auf der Basis elektronischer Schaltkreise. Seit 1985 entwi-
ckelt Walter Giers auch Beleuchtungskonzepte fiir Stidte. Er arbeitete etwa mit
Kurt Weidemann, dem Jazzmusiker Wolfgang Dauner und dem Filmkompo-
nisten Mick Baumeister zusammen. 2003 erhielt er den Maria-Ensle-Preis der
Kunststiftung Baden-Wiirttemberg, 2007 wurde er mit dem Verdienstkreuz
der Bundesrepublik Deutschland geehrt, 2011 mit dem Kulturpreis Baden-
Wiirttemberg der Volksbanken Raiffeisenbanken und der Baden-Wiirttemberg
Stiftung. Giers’ Werke befinden sich in einer Vielzahl von Museen und Samm-
lungen, wie z. B. im Zentrum fiir Kunst- und Medientechnologie (ZKM)

und der Stidtischen Galerie in Karlsruhe, dem Institut fiir Auslandsbeziehun-
gen in Stuttgart (Bundessammlung), dem Museum Ritter in Waldenbuch,

der Daimler-Sammlung in Stuttgart-Méhringen und der Sammlung Marx
in Berlin. Gezeigt wurden die Werke in iiber 60 Einzel- und ebenso vielen

Gruppenausstellungen.



Peter Riedlinger

THE SWIMMING POOL, 2000
C-PRINT (DETAIL)

Peter Riedlinger wurde 1966 in Loffingen geboren und lebt in Berlin.

In seinen Fotografien hilt Riedlinger Beobachtungen fest, die er in Serien zu
Geschichten verdichtet. Auf seinen ausgedehnten Reisen entstehen Zustands-
beschreibungen von Orten, die er durch die Menschen, denen er in ihren
Titigkeiten folgt, erklirt. Fotoabfolgen funktionieren wie einzelne Filmstills
und werden in einer Entwicklung zu Videofilmen ausgedehnt. Die Bilder sind
komponiert, obwohl die Sujets wie Zufallsfunde wirken. Riedlinger stellt —

als eigene Werke — seine Fotografien auch in Biichern zusammen.

Riedlinger hat von 1993-98 an der Hochschule fiir Gestaltung und Kunst in
Ziirich und parallel 1997 auch an der Hochschule fiir Grafik und Buchkunst in
Leipzig Fotografie studiert. Von 2000 bis 2001 war er Lehrer an der Al-Ma‘mal



Foundation for Contemporary Art in Jerusalem. Seit 1994 erhielt er folgende
Auszeichnungen und Stipendien: Markelstiftung Stuttgart, Prix Michel Jordi
de Photographie Geneva (CH), Stipendium des Kiinstlerhauses in Worpswede,
The Jerusalem Center for the Visual Arts (Artist-in-Residence),

Jerusalem Foundation, Al-Ma‘mal Foundation for Contemporary Art Jerusalem
(Artist-in-Residence), das Stipendium der Erwin und Gisela von Steiner-Stif-
tung Miinchen, Ateliers d'Artistes de la Ville de Marseille (Artist-in-Residence),
das Cité Internationale des Arts Paris Stipendium vom Land Baden-Wiirttem-
berg, den Lukas Award des Kiinstlerhauses in Kaliningrad, das Stipendium der
Senatskanzlei fiir kulturelle Angelegenheiten in Berlin und 2010 das Stipen-
dium der Kunststiftung Baden-Wiirttemberg.

Der Kiinstler ist in vielen Sammlungen vertreten und seine Arbeiten werden

in zahlreichen Ausstellungen im In- und Ausland prisentiert u. a. durch das
Goethe Institut in Damaskus (2010), Beirut (2009) und Ramallah (2008).



Richard Schindler

OHNE TITEL (ROTER SESSEL), 1992
C-PRINT, DIASEC AUF ALUDIBOND (DETAIL)

Richard Schindler ist 1949 in Offenburg geboren und lebt in Freiburg im

Breisgau.

Das Werk Schindlers umfasst neben Fotografien auch Installationen, Aktionen,
und Performances. 2000 griindete er das Institut fiir Visual Profiling in Freiburg:
,Das ist ein von Richard Schindler — in Anlehnung an die Objektive Herme-
neutik — entwickeltes qualitatives Analyseverfahren visueller Artefakte.”
(www.wikipedia.org) 2010 griindete er gemeinsam mit der Bildhauerin Rita

Deschler die Freie Landesakademie Kunst gGmbH in Freiburg.

,Kiinstler sind nicht nur kreative Produzenten, sondern ebenso hoch qualifi-
zierte Rezipienten. Gleichwohl wird diese Wahrnehmungskompetenz weder

von Kiinstlern selbst, noch von Unternehmen als eigenstindige Qualifikation



erkannt und in ihrem Sinn wirtschaftlich genutzt. Kooperationen zwischen
art & economy beschrinken sich auf Sponsoring, unternehmerische Sammler-
titigkeit oder die mehr oder weniger gegliickte Ausstattung von Raumen mit
Kunst. Demgegeniiber stelle ich Unternehmen meine kiinstlerische Wahrneh-
mungsfihigkeit zur Verftigung. Visual Profiling bedeutet eine Ausweitung
traditioneller kiinstlerischer Handlungsfelder. Es unterstiitzt Unternehmen bei
der Entwicklung ihrer visuellen Ressourcen (Visual Resources Development)
und bietet Aufklirung iiber unausgesprochene Botschaften der Unternehmens-
kommunikation — ob nach Innen oder Auflen. Visual Profiling forciert die
Selbstwahrnehmung von Unternehmen. Der Gewinn ist Selbsttransparenz:
notwendige Voraussetzung fiir die weitere Optimierung,.

Kiinstlern dient Visual Profiling als vorbereitende Analyse ihrer Interventionen
im 6ffentlichen Raum (Kunst am Bau).“ (Richard Schindler zum Konzept

seiner kiinstlerischen Arbeit, in: www.wikipedia.org)

Sein Studium absolvierte Schindler in Freiburg und in Oslo, seit 1979 prisen-
tiert er seine Arbeiten in Einzelausstellungen und Ausstellungsbeteiligungen
in Deutschland, Frankreich, Japan. Der Kiinstler erhielt zahlreiche Preise und
Stipendien: Auszeichnung beim Bundesjugendfilmwettbewerb 1972, Stipen-
dium der Markelstiftung Stuttgart 1977, Graduiertenférderung der Universitit
Freiburg 1981, Projektforderung der Kunststiftung Baden-Wiirttemberg 1985,
Arbeitsstipendium der Kunststiftung Baden-Wiirttemberg 1988, Projektforde-
rung Siemens Kultur Programm, Miinchen 1994, Projektférderung Kunstfond
Bonn, 1995, Projektférderung Robert Bosch Stiftung, 2007 (mit Rita Deschler
und dem ev. Kindergarten Schallstadt), Projektférderung Andrea von Braun
Stiftung, 2007, Berndt-Koberstein-Preis fiir Zusammenleben und Solidaritit,
2012.

Einen Lehrauftrag an der Hochschule Furtwangen, an der Hochschule fiir
Gestaltung und Kunst in Basel und eine Gastprofessor an der Akademie der
Bildenden Kiinste Niirnberg erhielt er in den Jahren 2007 und 2008.



Werner Fohrer

TAUWETTER, 1986
ACRYL AUF LEINWAND (DETAIL)

Werner Fohrer wurde 1947 in Esslingen geboren, wo er heute noch lebt.

Der Kiinstler hat bereits in den 70er und 80er Jahren fiir sich eine Spritztech-
nik entwickelt, die in fotorealistischer Manier auch in der Amerikanischen
Kunst als Folge der Pop-Art in den spiten 60er und 70er Jahren entstanden

war und nur in dem Schweizer Kiinstler Franz Gertsch einen europiischen

Nachfolger fand.

,Als erster 6ffentlicher Auftrite (dieser Kunstrichtung) kann die documenta 5
1972 in Kassel angesehen werden. Die Bilder und Plastiken des ,US-Amerika-
nischen Fotorealismus® brachen langjihrige Tabus, die vor allem in Deutsch-
land gegeniiber einem abbildenden Realismus existierten und in Abgrenzung

gegen die Kunst in der Zeit des Nationalsozialismus und gegen den Sozialis-



tischen Realismus entstanden waren. Als Vorlage benutzten die Fotorealisten
meistens ein oder mehrere Diapositive mit alltiglichen Motiven aus ihrem
Umfeld. Thr Verhiltnis gegeniiber dem Inhalt ihrer Bilder sollte neutral und
moglichst objektiv sein. Sie bevorzugten Motive mit detailreichen, spezifischen,
oft spiegelnden Oberflichen. Bei den Fotorealisten taucht ein Spezialistentum
auf, bei dem jeder Kiinstler technische Meisterschaft und Virtuositit in einem
relativ begrenzten Themenbereich anstrebt. Diese Zuordnungsméglichkeiten
waren durch die Eliminierung der persénlichen Handschrift des Kiinstlers
verloren gegangen. So zeigten (...) Chuck Close iberdimensionale Kopfportrits,
Richard Estes spiegelnde Schaufenster, Robert Cottingham Schriftziige der
Neonreklame, Ralph Goings Autos und Schnellrestaurants, Don Eddy intakte
und John Salt lidierte und verrostete Autos, David Parrish Motorrider.”

(www.wikipedia.de)

Fohrer iibertrug die amerikanischen ,Verhiltnisse“ auf das schwibische Klein-
stadt-format mit grofler Virtuositit. Seine Spieglungen in den Drehtiiren der
Banken und Einkaufshiuser lieSen die Enge der mittelalterlichen Strifichen
vergessen und brachten sie in einen internationalen Bezug, der wiederum zur
politischen Aussage und Kritik wurde. Seine Arbeiten hat Fohrer in Themen-
gebiete unterteilt, die z. B. Portraits, Spiegelungen, Waldstiicke und Stadt-
landschaften zeigen, die der Kiinstler aus einer intensiven Beobachtung heraus

bearbeitet.

Von 1970 bis 1971 hat er Malerei an der Staatlichen Hochschule fiir Bildende
Kiinste in Hamburg und danach von 1971 bis 1976 an der Staatlichen Akade-
mie der Bilden-den Kiinste Stuttgart studiert. 1980 und 1982 erhielt er Stipen-
dien der Cité des Arts in Paris und der Kunststiftung Baden-Wiirttemberg.
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Fritz Schwegler

A-LEISTEN EN-BAND 71: TIBET IN TON GIBT H (A), 1984-86
DISPERSIONSFARBE AUF LEINWAND, 5-TEILIG (DETAIL)

Fritz Schwegler wurde 1935 in Breech bei Géppingen geboren, wo er heute
noch lebt.

Der Kiinstler ist Maler, Zeichner, Bildhauer, Schriftsteller und Musiker.

»Seit den 1970er Jahren fixierte er seine Einfille auf Plinen, den sogenannten
Effeschiaden, einer comicartigen Bilderfolge mit Texten, die von Flétenspiel,
Schweglerpfeife und Glocke, und seit 1973 von Filmen und Fotoserien, be-
gleitet wurden. Er schuf erst Bildcollagen und Wort-Performances, danach
ein auflergewohnliches und umfangreiches Werk von Kleinskulpturen. Er
stellt in seinen Arbeiten die Begrifflichkeit der Dinge in Frage, seine einfachen
Bildgegenstinde weichen in der Art sukzessive vom Realen ab, dass man diese
noch als Méglichkeit oder Erginzung zu bereits Gewusstem verstehen kann.

Die Einzelheiten seiner Arbeiten sind Ergebnis genauester Beobachtung und



Untersuchung des Alltiglichen. Die Verbindung unterschiedlicher Medien
— Sprache, Musik, Bild — fordert den Betrachter zum stindigen Nachdenken

heraus.“ (www.wikipedia.de)

,Ein Fullginger der Luft, der auch auf Erden bewandert ist. Denn als Neun-
zehnjihriger war er nach fiinf Lehr- und Gesellenjahren mit 12,50 Mark
Bargeld in die weite Welt gezogen, hatte sich in 25 Stidten der Welt verdingt
und kehrte erst 1958 zuriick, mit unzihligen Bildern im Kopf. (...) Bei all
diesem Wandern und Lernen wurden kleine Zettel besonders wichtig. Von
1962 stammen seine ersten »Urnotizen«. Er schafft sie immer noch, oder besser,
»sie laufen ihm zu«. Einfille. Sinnspriiche. Prosatexte. Partituren. Dingdar-
stellungen. Er sammelt sie wie ein Buchhalter. In DIN-A-5-Leitz-Ordnern.
Einfille in Meterware. Derzeit ist er beim 82. Band. Und die Produktion hilt
an, fast tiglich. 1969 entstehen die ersten »Effeschiaden« (bis 1972). »Effesch
hort sich so schon an«. Effesch ist F und S, sind die Initialen von Fritz Schwegler.
»EN« schreibt er noch heute unter die Blitter und Leinwandbilder. »EN heifst
Einfallsnummer oder einfach Eine Nummer.« Die Bilder nimmt er wortlich,
und die Sprache bildlich. «Ich will etwas Unsichtbares sichtbar machen. Das
Bild ist hierzu unméglich. Ich will mit Sitzen etwas setzen, was nicht zu setzen
ist, aber im Geist faflbar ist. Ich will in einem Wort alles reinnehmen, was Welt
ist.« Aber bitte, mit System: Fiir die »Effeschiaden« malt er »Moritafeln« auf
Pappe, mit den Texten in Kurzform; nennt diese Kurztexte »Effeschiaturenc«
und hilt Vortrige, die »Effeschiadiana« (bis 1973) mit »Moritafeln, Pfeif und
Sang«. »Effeschille« war die dazugehérende Zeitung, sie ging allerdings man-

gels Kiufer nach der ersten Nummer ein.“ (www.kunstwissen.de)

Nach einer Ausbildung zum Schreiner bereiste Schwegler von 1954 bis 1958

als Wandergeselle Europa, Kleinasien und Afrika. Danach studierte er ab 1961
Bildhauerei in Stuttgart an der Staatlichen Akademie der Bildenden Kiinste
und von 1963 bis 1964 an der City and Guilds Art School in London. Seit 1962
ist er freischaffender Bildhauer. Studien- und Arbeitsaufenthalte fithrten ihn
nach Paris, Rom, Kairo, New York und Tokio. 1972 war er Teilnehmer an der
documenta 5. Ab 1973 war er Lehrbeauftragter und anschliefflend bis 2001
Professor an der Kunstakademie Diisseldorf. Schiiler dieser Zeit waren u. a.
Alice Creischer, Thomas Demand, Katharina Fritsch, Martin Honert und
Thomas Huber.



SCHWANGERSCHAFT

Dellbriigge & de Moll

SCHWANGERSCHAFT, 1987
MESSING AUF HOLZ MONTIERT

Christiane Dellbriigge wurde 1961 in Moline, Illinois, geboren. Ralf de Moll

kam im selben Jahr in Saarlouis zur Welt. Das Kiinstlerpaar lebt seit 1989 in Berlin.

,Dellbriigge & de Moll arbeiten seit 1984 im Team (...). Aktuell lehren sie als
Gastprofessoren an der UdK Berlin. Gebaute Umwelt und ihre Auswirkung
auf das Zusammenleben stehen im Zentrum ihrer kiinstlerischen Praxis. Aus
der Beobachtung von Stadtentwicklungspolitik und Konflikten um Territorien
entwerfen Dellbriigge & de Moll modellhaft Szenarien. Dabei befragen sie die
Bedingungen von Partizipation, die Parameter von Kommunikation und die

Rolle, die Kiinstler in diesen Zusammenhingen spielen.” (www.workworkwork.de)

Christiane Dellbriigge studierte zuerst an der Staatlichen Akademie der Bil-
denden Kiinste Karlsruhe Bildende Kunst und danach an der Albrecht Ludwigs



Universitit Freiburg und der Universitit Karlsruhe Literaturwissenschaft.
Ralf de Moll studierte ebenfalls Bildende Kunst an der Akademie in Karlsruhe.

Das Kiinstlerduo erhielt zahlreiche Preise und Stipendien: Internationales
Kiinstlerhaus Villa Waldberta, Feldafing, Artist Residency Museumsakademie
Joanneum Graz, 1. Preis Kunst am Bau Wettbewerb Campus Wilhelminenhof,
htw Berlin, Artist Residency Hamburg, DIVA — Danish International Visual
Art Exchange Program, Kopenhagen, CRiR, Christiania Researcher in Resi-
dence, Kopenhagen, EMARE, European Media Artists in Residence, Dundee,
Kunstpreis Berlin, Forderpreis Bildende Kunst, Kunstpreis Villa Romana,
Florenz, Auslandsstipendium des Berliner Senats, ICA Moskau.

Ausstellungen und Projekte (Auswahl): 2012 Reconstructing Future, Kunst im
offentlichen Raum Miinchen, Camp der Renegaten, Die grofie Weltausstel-
lung 2012, Tempelhofer Feld Berlin, Dancing in the Streets. Singing a Pattern
Language, Kunst im 6ffentlichen Raum Berlin, Transmediale 2k+12, Berlin,
2011 Space Station — On Enabling, Production and Display, Galerie 0047,
Oslo, Spuren von Leben, Kunst am Bau, Deutsches Zentrum fir Luft- und
Raumfahrt Kéln, Land Run, Besiedlungsszenario fiir den Kleinen Grasbrook,

Hamburg.



Susanna Taras

EN FLEUR VII + VIII, 2000
WOLLE, GETUFTET (DETAIL)

Susanna Taras wurde 1954 in Botenheim geboren und lebt in Stuttgart.

,Herkommend von der Malerei, steht die Farbe bei Susanna Taras im Vorder-
grund und wird als stilistisches Mittel provokant eingesetzt. Sie verarbeitet
Wolle und synthetische Garne mit der aus dem Amerika des 19. Jahrhunderts
stammenden Technik des Tuftens. Die Arbeiten von Susanna Taras entfithren
uns in eine Welt voll wuchernder Formen und extremer Farbigkeit. Susanna
Taras erschafft poetische Bildriume, in denen sich Kunst und Natur, Geschichte

und Material auf vieldeutige Weise begegnen und sich in ihrer Wirkung gegen-
seitig steigern.” (www.werftl1.de)

Von 1973 bis 1981 studierte Taras an der Staatlichen Akademie der Bildenden
Kiinste Stuttgart. Ein Studium der Kunstgeschichte an den Universititen



Miinchen, Tiibingen, Stuttgart schloss sich an. Susanna Taras erhielt zahl-
reiche Stipendien und Auszeichnungen, unter anderem ein Stipendium der
Kunststiftung Baden-Wiirttemberg und ein Stipendium der Cité Internationa-
le des Art, Paris. Die Kiinstlerin hatte zahlreiche Ausstellungen und Einzel-
ausstellungen (Auswahl): 2011 Museum im Wittelsbacher Schloss “Blumen®,
2010 Galerien fiir Kunst und Technik Schorndorf , Bliitengewichse, Neues
Kloster Bad Schussenried ,,Strahlkraft®, 2009 Kunstverein Bad Salzdetfurth
,Farbrausch, Galerie Axel Holm, Ulm, 2008 Kulturzentrum Kolvenburg,
Billerbeck, 2007 Galerieverein Leonberg ,,Bliitenzart und Eisenhart®, Oran-
gerie im Hofgarten, Kirchberg/Jagst, Galerie CP, Wiesbaden, 2006 Haus am
Liczowplatz, Berlin ,Jenseits von Gut und Bose®, Museum MARTa, Herford
JArtificialia“



Dellbriigge & de Moll

ZUERST WUSSTE ICH NICHT ..., 1986
SIEBDRUCK AUF HOLZ, 2-TEILIG

Christiane Dellbriigge wurde 1961 in Moline, Illinois, geboren. Ralf de Moll

kam im selben Jahr in Saarlouis zur Welt. Das Kiinstlerpaar lebt seit 1989 in Berlin.

,Dellbriigge & de Moll arbeiten seit 1984 im Team (...). Aktuell lehren sie als
Gastprofessoren an der UdK Berlin. Gebaute Umwelt und ihre Auswirkung
auf das Zusammenleben stehen im Zentrum ihrer kiinstlerischen Praxis. Aus
der Beobachtung von Stadtentwicklungspolitik und Konflikten um Territorien
entwerfen Dellbriigge & de Moll modellhaft Szenarien. Dabei befragen sie die
Bedingungen von Partizipation, die Parameter von Kommunikation und die

Rolle, die Kiinstler in diesen Zusammenhingen spielen.” (www.workworkwork.de)

Christiane Dellbriigge studierte zuerst an der Staatlichen Akademie der Bilden-
den Kiinste Karlsruhe Bildende Kunst und danach an der Albrecht Ludwigs



Universitit Freiburg und der Universitit Karlsruhe Literaturwissenschaft.
Ralf de Moll studierte ebenfalls Bildende Kunst an der Akademie in Karlsruhe.

Das Kiinstlerduo erhielt zahlreiche Preise und Stipendien: Internationales
Kiinstlerhaus Villa Waldberta, Feldafing, Artist Residency Museumsakademie
Joanneum Graz, 1. Preis Kunst am Bau Wettbewerb Campus Wilhelminenhof,
htw Berlin, Artist Residency Hamburg, DIVA — Danish International Visual
Art Exchange Program, Kopenhagen, CRiR, Christiania Researcher in Residence,
Kopenhagen, EMARE, European Media Artists in Residence, Dundee, Kunst-
preis Berlin, Forderpreis Bildende Kunst, Kunstpreis Villa Romana, Florenz,
Auslandsstipendium des Berliner Senats, ICA Moskau.

Ausstellungen und Projekte (Auswahl): 2012 Reconstructing Future, Kunst

im 6ffentlichen Raum Miinchen, Camp der Renegaten, Die grofle Weltausstel-
lung 2012, Tempelhofer Feld Berlin, Dancing in the Streets. Singing a Pattern
Language, Kunst im 6ffentlichen Raum Berlin, Transmediale 2k+12, Berlin,
2011 Space Station — On Enabling, Production and Display, Galerie 0047,
Oslo, Spuren von Leben, Kunst am Bau, Deutsches Zentrum fir Luft- und
Raumfahrt Kéln, Land Run, Besiedlungsszenario fiir den Kleinen Grasbrook,

Hamburg.



Dellbriigge & de Moll

HERRGOTTSSCHNITZER, 1988
SIEBDRUCK AUF HOLZ, 5-TEILIG (AUSSCHNITT)

Christiane Dellbriigge wurde 1961 in Moline, Illinois, geboren. Ralf de Moll
kam im selben Jahr in Saarlouis zur Welt. Das Kiinstlerpaar lebt seit 1989 in Berlin.

»Dellbriigge & de Moll arbeiten seit 1984 im Team (...). Aktuell lehren sie als
Gastprofessoren an der UdK Berlin. Gebaute Umwelt und ihre Auswirkung
auf das Zusammenleben stehen im Zentrum ihrer kiinstlerischen Praxis. Aus
der Beobachtung von Stadtentwicklungspolitik und Konflikten um Territorien
entwerfen Dellbriigge & de Moll modellhaft Szenarien. Dabei befragen sie die
Bedingungen von Partizipation, die Parameter von Kommunikation und die

Rolle, die Kiinstler in diesen Zusammenhingen spielen. (www.workworkwork.de)

Christiane Dellbriigge studierte zuerst an der Staatlichen Akademie der Bilden-
den Kiinste Karlsruhe Bildende Kunst und danach an der Albrecht Ludwigs



Universitit Freiburg und der Universitit Karlsruhe Literaturwissenschaft.
Ralf de Moll studierte ebenfalls Bildende Kunst an der Akademie in Karlsruhe.

Das Kiinstlerduo erhielt zahlreiche Preise und Stipendien: Internationales
Kiinstlerhaus Villa Waldberta, Feldafing, Artist Residency Museumsakademie
Joanneum Graz, 1. Preis Kunst am Bau Wettbewerb Campus Wilhelminenhof,
htw Berlin, Artist Residency Hamburg, DIVA — Danish International Visual
Art Exchange Program, Kopenhagen, CRiR, Christiania Researcher in Resi-
dence, Kopenhagen, EMARE, European Media Artists in Residence, Dundee,
Kunstpreis Berlin, Forderpreis Bildende Kunst, Kunstpreis Villa Romana,
Florenz, Auslandsstipendium des Berliner Senats, ICA Moskau.

Ausstellungen und Projekte (Auswahl): 2012 Reconstructing Future, Kunst im
offentlichen Raum Miinchen, Camp der Renegaten, Die grofie Weltausstel-
lung 2012, Tempelhofer Feld Berlin, Dancing in the Streets. Singing a Pattern
Language, Kunst im 6ffentlichen Raum Berlin, Transmediale 2k+12, Berlin,
2011 Space Station — On Enabling, Production and Display, Galerie 0047,
Oslo, Spuren von Leben, Kunst am Bau, Deutsches Zentrum fir Luft- und
Raumfahrt Kéln, Land Run, Besiedlungsszenario fiir den Kleinen Grasbrook,

Hamburg.



Rolf Bier

BLOCK H1, 2006
ACRYL AUF VORSATZPAPIER, 6-TEILIG (DETAIL)

Rolf Bier wurde 1960 in Wiirzburg geboren; er lebt in Hannover und Berlin.

»Der Schwerpunkt seiner konzeptuell grundierten kiinstlerischen Tiatigkeit
liegt nach der Publikation von einigen zyklisch angelegten Gedichtbinden in
den frithen 1980er Jahren vor allem in den Bereichen Bildhauerei, Fotogra-
fie und Malerei. In den ,Ensembles’ seiner Ausstellungen fiihrt er Artefakte
diverser Medien gleichberechtigt zu einem diskursiven Gesamtklang zusam-
men. (...) Bier griindete 1984 in Braunschweig die Kiinstlergruppe ,artists in
residence”. Diese entwickelte bis 1989 thematische Installationen und Ausstel-
lungskonzepte, oft auch fiir den urbanen Raum (...). Bei einem einjihrigen
Aufenthalt in London 1987/88 realisierte Bier in seinem Atelier an der Chelsea
School of Arts fast jeden Tag eine Skulptur aus alltiglichen Materialien und

begriindete so seine bildhauerische Arbeit, die aus méglichst einfachen Ein-



griffen und Handlungen besteht und eine vorgegebene Hierarchie des
Materials ablehnt. Biers ,Notizen zu einer projektiven Skulptur® und ,Weiter-
fithrende Notizen zu einer Theorie des Ensembles” formulieren einen ebenso
dezidierten wie spielerischen Skulpturenbegriff, der auf einer relationalen Asthetik
und Wahrnehmung beruht. Dabei geht es Bier ebenso um eine kontemplative
Harmonisierung von Material und Aktion wie um eine kritische Befragung des
scheinbar unaufhaltsamen Prozesses einer Uberformung der Lebenswelt durch

anthropomorphe Gestaltung.“ (www.wikipedia.org)

Bier studierte von 1980 bis 1987 an der Hochschule fiir Bildende Kiinste Braun-
schweig und an der Chelsea School of Art in London. Auflerdem absolvierte er
ein Studium der Linguistik und Literaturwissenschaft an der TU Braunschweig,
Er erhielt zahlreiche Preise und Stipendien, unter anderem 1994 das Stipendium
der Cité des Arts in Paris und 1995 eines der Villa Massimo in Rom. Seit 2005
ist Bier nach Lehrauftrigen und Gastprofessuren an der Hochschule fiir
Bildende Kiinste Braunschweig, den Fachhochschulen Hannover und Nieder-
rhein/Krefeld sowie der Hochschule der Kiinste in Bremen als Professor fiir
Allgemeine kiinstlerische Ausbildung an der Staatlichen Akademie der
Bildenden Kiinste Stuttgart titig. Wichtige, dem Gedanken des ,,Ensembles*
folgende Einzelausstellungen hatte Bier u. a. 1993 in der Stiddtischen Ausstel-
lungshalle Miinster, 1999 im Kunstverein Hannover, 2001 im Kunstverein
Friedrichshafen, 2002 im Kunstmuseum Heidenheim und 2004 in der Galerie
Bilkin in Bilbao. Teile seines Langzeitprojekts der ,,Portraits of Unseen People® —
einer auf iiber 300 angewachsenen Serie von gemalten imaginiren Portrits,

die er 2004 mit einem Stipendium fiir New York begann — waren 2009 im

Kunstmuseum Celle zu sehen.



Sara Focke Levin

AUS ALLEN GEBIETEN I-IX, 2008
COLLAGEN AUF PAPIER, 9-TEILIG (DETAIL)

Sara Focke Levin wurde 1963 in Marburg a. d. Lahn geboren und lebt als

freischaffende Kiinstlerin in Ludwigsburg und Berlin.

,In einer Reihe von Werken widmet sich Levin den Alltagsdingen ihrer Kind-
heit und damit der Asthetik der 1960er und 70er Jahre. Sie verarbeitet anti-
quiert erscheinende Haushaltsgegenstinde und heute kaum noch verwendete
Materialien wie Schrankpapier oder d-c-Fix. Die selbstklebende Folie mit den
typischen Karomustern und Holz-imitationen kombiniert sie z. B. in der Serie
Polis mit Monotypien, deren serielle Struktur Betonfassaden von Wohnblocks
assoziieren

lassen. In ihrem jiingsten Werk verarbeitet die Kiinstlerin ausrangierte Wachs-
tischdecken, deren orange-braune Blumen und tiirkis-blaue Karos den dama-

ligen Zeitgeschmack widerspiegeln; (Dr. Isabell Schenk-Weininger, in: Home



Stories, Niirnberg, 2007)

Die Kiinstlerin hat von 1982 bis 1985 Kunstgeschichte und Geschichte an der
Universitit in Stuttgart studiert. Von 1985 bis 1986 war sie an der Freien Kunst-
schule in Stuttgart und von 1987 bis 1992 schloss sie ein Studium der freien
Grafik bei Rudolf Schoofs an der Staatlichen Akademie der Bildenden Kiinste
in Stuttgart an. Die Kiinstlerin ist mit Thren Werken in vielen Ausstellungen
vertreten z. B. in ,Home Stories“ mit Jorg Herold, Simone Demandt, Pia Lan-
zinger u.a. in der Stiddtischen Galerie Bietigheim—Bissingen, der Stadtgalerie

Kiel und der Stidtische Galerie Wolfsburg.



Johannes Hiippi

DER KUSS, 1999
OL AUF HOLZ (DETAIL)

Johannes Hiippi ist 1965 in Baden-Baden geboren und lebt in Basel.

»Das Werk von Johannes Hiippi beeindruckt durch seine malerische und narra-
tive Qualitit. In seinen gegenstindlichen Olgemilden auf Holz widmet er sich
verschiedenen Themen, die er mehrfach variiert und nahezu durchspielt. Hiippi
beherrscht sein Handwerk, seine Arbeiten sind subtil in geradezu klassischer
Manier ausgearbeitet. Er setzt eine raffinierte Lichtfithrung ein, die vor allem
bei den fein ausmodellierten Frauenkérpern zum Ausdruck kommt. Durch
eine fast magische Beleuchtung der Szenen wird eine geheimnisvolle Atmo-
sphire geschaffen, die den manchmal verwirrenden Charakter der dargestellten
Motive verstirke. In seinen Bildern geht der Kiinstler der Frage nach, wie man
klassische Inhalte neu und zeitgendssisch interpretiert. Die Frauenfiguren, die

Hiippis Werk kontinuierlich durchziehen, wirken trotz ihrer physisch eindring-



lichen Prisenz seltsam distanziert und geben nichts von ihrer geheimnisvollen
Aura preis, ihr Gesichtsausdruck bleibt verschlossen. Die Bilder werden zu
einer Projektionsfliche der Wiinsche des Betrachters, womit uns der Kiinstler
weit iiber die Realitit in das Reich der Phantasie hinausfiihrt.

(www.galerieloehrl.de)

Von 1984-1990 studierte Hiippi an der Kunstakademie in Diisseldorf bei
Fritz Schwegler und Dieter Krieg. 1990 war er bei letzterem Meisterschiiler.
1993 erhielt er den Kiefer-Hablitzel-Preis, Bern, 1995 die Kunststiftung Baden-
Wiirttemberg Forderkoje, Art Cologne, 1997 den Roy-Lichtenstein-Preis, Bonn.
1997-2000 arbeitete er in einem Atelier in Brooklyn, New York, 2000-2001
unterhielt er ein Atelier in Miami, Florida, von 2004—2007 hatte er eine Professur
an der Hochschule fiir Bildende Kiinste, Braunschweig inne und 2006 unter-

richtete er als Gastprofessor an der UDLA, Puebla in Mexico.



Krishna Lahoti

PESCE AL MINUTO, 2009
LAMBDAPRINT, DIASEC AUF ALUDIBOND, MEHRTEILIG (DETAIL)

Krishna Lahoti wurde 1963 in Stuttgart geboren, er lebt in Esslingen.

,Im kiinstlerischen Bereich realisierte er konzeptionelle Arbeiten und prisen-
tierte sich in Ausstellungen, unter anderem mit dem Thema Konzeptkunstfoto-
grafie (und) Topologische Fotografie.

Mit seinen Panoramafotografien macht Krishna Lahoti auf ungewohnte Weise
Raum erlebbar. Dem Betrachter erschlief3t sich die zweidimensionale Darstel-
lung in einer erweiterten Dimension. Dabei zeigt Lahoti nicht nur gewohnte
Ringsumblicke, sondern greift in seinen aktuellen Projekten die traditionelle
horizontale Panoramafotografie auf und verindert sie radikal: Er setzt die
spezielle 360°-Aufnahmetechnik in die Vertikale um, fotografiert aus spezifisch
gewihlten Blickwinkeln und konfrontiert den Betrachter hierdurch mit einer

ungewohnten Sehweise. (www.lahoti.de)



Seine fotografische Ausbildung erhielt Lahoti in Berlin, seit 1986 arbeitet er als
freier Fotograf. 1989 und 1990 stellte er unter dem Titel ,, Topologische Fotogra-
fie* im Kunstverein Ellwangen, im Graphik-Kabinett Rieber, Blaubeuren und
im Bahnwirterhaus Esslingen aus. Er nahm auch mit Panoramen an Aus-
stellungen in der Architekturgalerie am Weissenhof (2004) und im Haus der
Architekten (2005) in Stuttgart teil.



In Erinnerung an

Heike Wieninger 1964-2012
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