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Der neue BMW X3

www.bmw.de/X3 Freude am Fahren

ssssssssssss

VIEL RAUM FUR IDEEN.
KEIN PLATZ FUR LANGEWEILE.

Der neue BMW X3 bietet in jeder Hinsicht ein einzigartiges Fahrgefiihl. Das intelligente Allradsystem BMW xDrive sorgt fir nahezu
perfekte Kontrolle in jeder Situation. Dabei garantiert die optionale 8-Gang Automatic mit Auto Start Stop Funktion maximale
Fahrdynamik und spurbar geringen Kraftstoffverbrauch von nur 5,6 11100 km. Die zusatzlich erhaltliche Fahrdynamik Control
steigert die Dynamik sogar noch: Per Knopfdruck erlaubt Innen der Sportmodus eine noch sportlichere Ausrichtung des
Fahrwerks. Das auf Wunsch erhaltliche Head-Up Display und die Rickfahrkamera mit Top View fur perfekte Ubersicht runden
das einzigartige Fahrerlebnis ab. Mehr bei Inrem BMW Partner oder unter www.bmw.de/X3

FREUDE IST GRENZENLOS.
DER NEUE BMW X3.

BMW EfficientDynamics
X3 xDrive20d

Kraftstoffverbrauch innerorts: 6,7 /100 km, auBerorts: 5,01/100 km, kombiniert: 5,6 1/100 km, CO,-Emission kombiniert: 149 g/km.
Als Basis fur die Verbrauchsermittlung gilt der ECE-Fahrzyklus. Abbildungen zeigen Sonderausstattungen.




Osvaldo
Budet

Hermann

er BMW Kunstadventska-

lender, von PR-Managerin
Birgitt Wolff vor drei Jahren in
Deutschland gegriindet, bietet 25
renommierten Vertretern zeitge-
nossischer Kunst eine Plattform,
ihre Kunstwerke bei BMW Len-
bachplatz in Miinchen, BMW Kur-
fiirstendamm in Berlin und nun
auch im Gewandhaus zu Leipzig
der Offentlichkeit vorzustellen.
An den Aufienfassaden der Ge-

baude offnet sich jeden Tag ein
Fenster und enthiillt jeweils eines
dieser einzigartigen Kunstwerke.
Die Kunstaktion wird von 24 Un-
ternehmen und bekannten Per-
sonlichkeiten unterstiitzt, die fiir
die Kunstfenster die Partnerschaft
iibernehmen.

Die Auftaktveranstaltung am 1. De-
zember 2010 im Gewandhaus zu
Leipzig wird von Star-Sopranistin

Anna Maria Kaufmann musikalisch
begleitet. Es moderiert Francis Ful-
ton-Smith. Neben dem Tagespaten
Guido Maria Kretschmer wird auch
der Oberbiirgermeister der Stadt
Leipzig, Burkhard Jung sowie der
Kiinstler Osvaldo Budet mit seinem
Kunstwerk vor Ort sein.

Im Rahmen dieser Adventsaktion
werden 100.000,- € an drei Forder-
projekte der José Carreras Leuka-

mie-Stiftung in Miinchen, Berlin
und Leipzig tibergeben.

Die José Carreras Leukdmie-Stif-
tung fordert die Erforschung von
Heilungsmoglichkeiten der Leuka-
mie und die Errichtung und Aus-
stattung von Forschungslaboren.
Denn nur wenn die Medizin ihr
Wissen konsequent erweitert, wer-
den alle Kranken eine Chance auf
Heilung haben.

Is Medienmacher istes fiir uns ~ Ziel kommunizieren wir sehr gern  poetische Kraft in ihrer spekta-  RedaktionundVerlag
. P . . . . Leipziger Volkszeitung
eine Verpflichtung und Ehre iiber unsere Tageszeitung. kuldren Interpretation von Natur — _* .. o
zugleich, sich fiir die Menschen in und Leben. Norbert Schmid

der Region einzusetzen.

Der Kunstadventskalender stellt
Kunst in den Dienst einer Charity-
Initiative, die wir seit vielen Jah-
ren unterstiitzen. In der Vorweih-
nachtszeit findet in Leipzig regel-
mifig die José-Carreras-Benefiz-

Neben redaktionellen Berichten in
der Leipziger Volkszeitung werden
wir erstmals eine Sonderbeilage
veroffentlichen, in der alle Kiinstler
und deren Werke im Rahmen des
Kunstadventskalenders présentiert
werden.

Diese Kraft nehmen wir sehr gern
auf und geben Sie all den Men-
schen weiter, die sie dringend be-
notigen.

Gestaltung und Umsetzung

Frank Jabin | Grafik Design, Leipzig

Texte

Peter Korfmacher

Anja Jahns/WOLFFPROMOTION

in Ausziigen Michael Tempel, Redaktionsbiiro Michael Tempel
Fotos

Jeanette Efkemann/WOLFFPROMOTION

Titelfoto: Fotomontage WOLFFPROMOTION

Anzeigen

gala statt, in der um finanzielle ~Wir sind Pate fiir das Kunstwerk h z"Hat'al':’W“B Jonck

Hilfe fiir die Leukdmieforschung ,Amerika” von Pavel Sticha. Ein Leei;igzr'\',:ﬁa;:unJEﬁucke,eigese"SChaﬁmbH &Co.KG,
gebeten wird. ,Leukdmie muss Prager Kiinstler, der als leiser Zau- Peterssteinweg 19, 04107 Leipzig

heilbar werden - immer und bei berer des Augenblicks” bezeichnet Norbert Schmid

jedem!” Dieses klare und wichtige ~wird. Seine Bilder besitzen eine Geschiftsfithrer LVDG LEIPZIGER VOLKSZEITUNG
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Osvaldo Budet

,,Malerei ist ohnehin
schon eine Liige. Wenn
du ein Bild betrachtest,
dann betrachtest du
nicht die Realitit. Du
schaust auf die Wieder-

gabe von Realitit.”

er Maler, Fotograf und Filme-

macher wurde 1979 in San Juan
/ Puerto Rico geboren. Aufgewach-
sen in einem ,,Dritte Welt”-Land er-
fuhr er schon friith die Unterschiede
und Beziehungen zwischen indige-
nen Bevolkerungsgruppen und der
Offentlichkeit, zwischen Autoriti-
ten und Machtlosigkeit. Budet setzt
diese Erfahrungen in seiner stark
vom Dokumentarfilm beeinflussten
Kunst um und vereint zwei schein-
bare Gegensitze: die Ernsthaftigkeit
und Seriositdt der politischen The-
men und das Element des Humors.
Wihrend die Dokumentation die
Darstellung der Wahrheit fiir sich
beansprucht, so nutzt Budet das Me-
dium der Malerei, um fiktive, nicht
reale Dokumentationen zu zeigen.
~Malerei bietet die Moglichkeit, eine
Fiktion zu kreieren. Malerei ist oh-
nehin schon eine Liige. Wenn du ein
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< ,Manos a la obra”, 2010
Acryl auf Fotografie, Alubond
50 x 60 cm

Bild betrachtest, dann betrachtest du
nicht die Realitdt. Du schaust auf die
Wiedergabe von Realitit. Die Doku-
mentation gibt nur vor, die Wahrheit
zu repréisentieren.”

Budet zeigt historische Ereignisse
und Begegnungen, integriert sich
durch Selbstportrdts in den Bild-
raum und wird Zeuge und Beiwoh-
ner von Situationen, an denen er nie
Teil hatte. Er zeigt sich inmitten der
sandinistischen Revolution in Nica-
ragua oder mit Barack Obama, Fi-
del Castro und Hugo Chavez. ,Die
Vergangenheit beeinflusst uns, aber
wir haben keinen Einfluss auf die
Vergangenheit. Meine Kunst bricht
dieses Paradigma und schafft eine
eigene
mache ich die Bilder der Vergangen-
heit zu einem Teil einer ideellen Zu-

alternative Gegenwart. So

kunft, indem ich den Dokumentar-
film als Anker der Realitdt nutze.”
So ergeben sich in Budets dokumen-
tarischen Fantasien Momente der
Ironie, die die Arbeiten erfrischend
und lebendig erscheinen lassen.

Der Kiinstler hinterfragt die Ma-
lerei beziiglich ihrer traditionellen
Methoden und stellt die Beziehung

des kiinstlerischen Konzeptes zur
Materialitdt in den Vordergrund: Er
verwendet als Reminiszenz an das
Medium Film Materialien wie Eisen-
oxid, Diamantenstaub und Glas und
positioniert die zumeist nachtréglich
entstandenen Bildtitel als visuelle
Ubersetzungen der Sprache oder
als gemalte Untertitel in das Bild.
Budet gelingt es, die Termini der
Politik und Poetik, der Fiktion und
der Wahrheit aufzuzeigen und mit-
einander zu verbinden. Osvaldo Bu-
det lebt und arbeitet in Leipzig und
Berlin und ist Partner des ,Leipzig
International Art Programme”, wel-
ches internationale Kiinstler fordert,
Kontakte zu Galerien, Sammlern
und Museen herstellt, Ausstellungs-
moglichkeiten und den kulturellen
wie inhaltlichen Austausch weltweit
initiiert.




Jurgen

Schmiedekampt

Die Farben addieren
sich vor unseren Augen
zu wohlbekannten, auch
in threr nattirlichen
Buntheit vertrauten

Grof$stadtszenen.

Die Malerei des 1951 in Bremen
geborenen Jurgen Schmiede-
kampf nimmt den Betrachter mit
iiberwiltigender Prasenz gefangen
und zieht ihn nahezu magisch ins
Bildgeschehen hinein. Wir werden
zu seinem Begleiter auf dem Weg
durch die pulsierende Weltmetro-
pole New York, in der der Kiinstler
zeitweise lebt und arbeitet. Schmie-
dekampf setzt die Stadt in all ihren
abwechslungsreichen und spannen-
den Facetten kiinstlerisch in hand-
werklich gekonnter und expressiver
Manier um. Wir flanieren vorbei an
Straflencafés, besuchen beriithm-
te Pliatze, lassen uns beeindrucken
von den imposanten Héauserfluch-
ten und Architekturen. Bei unseren
Streifztigen durch die Parks beob-
achten wir in Gespriche oder einen
Flirt vertiefte Paare oder auf Ban-
ken sitzende, in ein Buch oder dem
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Jiirgen Schmiedekampf

< ,Jewels”, 2010
Ol auf Leinwand
180 x 120 cm

personlichen Miifiiggang vertiefte
Menschen. Schmiedekampf liebt die
Malerei und zelebriert die Materia-
litdt der Farbe mit ungeheurer Lei-
denschaft und Impulsivitit - er lebt
sie aus, wenn er vor seinen grofifor-
matigen Leinwénden die Farben in
impressionistischer Weise auftragt.
Er verleiht dem Pinselstrich einen
sinnlich erfahrbaren authentischen
Duft und Klang. Erst bei grofierem
Abstand vom Bild wird die ganz-
heitliche opulente Farbbrillanz deut-
lich. Die Farben summieren sich vor
unserem Auge zu wohlbekannten,
auch in ihrer natiirlichen Buntheit
vertrauten Grofsstadtszenen und
offenbaren einen atemberaubenden
Augenschmaus.

Schmiedekampf feiert das Leben
und eine Stimmung, die sich nicht
mit dem Verstand auf die Lein-
wand bannen ldsst. Auch wenn er
seine Eindriicke der Grofistadt fo-
tografisch dokumentiert, so arbei-
tet er malerisch affektiv, direkt und
unmittelbar. Seine Begegnungen
miissen gefiihlt werden um ins Bild
flieBen zu konnen. Der Kiinstler
erweist sich als Geschichtenerzih-

ler und vereint impressionistische
und expressionistische Elemente in
seiner Malerei. Zum einen spielt er
mit farbigen Schatten und optischen
Reflexionen, formuliert sommerlich-
satte und lichtdurchflutete Momen-
te. Zum anderen setzt er in expressi-
onistischer Weise das eigene Erleben
und Empfinden um. So werden die
Unterschiede zwischen historischen
Malstilen aufgehoben und in ihrer
Gemeinsamkeit neu interpretiert.
Schmiedekampfs Malerei ist lebens-
bejahend, positiv. und kraftvoll.
Er hat sein (Euvre der anonymen,
scheinbar menschenleeren Hoch-
hausfluchten New Yorks aus den
vergangenen Jahren erweitert. Der
Mensch steht nun vermehrt im Mit-
telpunkt und thematisiert die zwi-
schenmenschliche Interaktion und
Kommunikation. Auch die Stillleben
und Aktdarstellungen des Kiinstlers
sprechen die Sprache der bejahen-
den Lebensfreude: eine Sprache, die
weltweit verstanden wird.

TIFFANY & CO.



Cornelia Hammans

,,Die Hand soll dem
Auge sehen helfen.”

ie Bronze-, Aluminium- und

Edelstahlskulpturen der 1955
in Bonn geborenen Bildhauerin
spiegeln auf eindrucksvolle Weise
die Auseinandersetzung mit dem
menschlichen Koérper wider - von
jeher Grundlage aller Plastik. Da-
bei bevorzugt Cornelia Hammans
den weiblichen Akt, der durch seine
weiche Linienfiihrung dem Bemii-
hen der Kiinstlerin entgegenkommt,
Harmonie, Ruhe und Nihe auszu-
driicken.
Durch die geschlossenen Silhouet-
ten verkorpern die Skulpturen eine
unmittelbare Kraft-Form-Intensitét.
Diese stellt nicht die Abbildung und
Individualitdt des Modells in den
Vordergrund, sondern eine allge-
meingtiltige, freie Form und innere
Ausstrahlung. Dennoch bleibt die
Bildhauerin der

Darstellungsweise ihrer Skulpturen-

naturalistischen
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Cornelia Hammans

<, Lebenslust”, 2005

Bronze

30 x 25 x 52 cm

fragmente verpflichtet, und so 6ffnet
sich das (Euvre sowohl fiir weitere
Abstraktionen als auch Konkretisie-
rungen. Die aufregenden und orga-
nischen Formen bilden somit nie di-
rekt Echtes ab, wirken aber dennoch
in ihrer Nattirlichkeit stets lebendig
und authentisch.

Die Kiinstlerin holt sich ihre Ide-
en aus der Natur, denn diese nihrt
ihre Einbildungskraft. Dort lernt sie
die Grundsitze von Gleichgewicht,
Rhythmus, organischem Wachstum,
die Gesetzlichkeit von Anziehung
und AbstofSung, von Harmonie und
Gegensatz. ,Ein Bild kann ich anse-
hen, aber eine Skulptur erlebe ich
als eine Form im Raum, in dem sich
mein eigener Korper widerspiegelt
und einfangt.”

Die plastische Masse 6ffnet sich und
integriert den Raum in das Objekt.
Es entsteht ein Wechselgesprich
und eine Korrespondenz, die die Fa-
higkeit erfordert, die Form in ihrer
rdumlichen Vollstindigkeit denken
zu konnen, so als hielte man sie be-
reits in der Hand.

Die Skulpturen von Cornelia Ham-
mans sind sowohl in ihrer Entste-

hung, ihrem Werden und ihrer Be-
trachtung poetisch und sinnlich.
»Die glatte, alle Arbeitsspuren ver-
meidende Oberfliche soll zum An-
fassen locken und so dem Betrachter
die Scheu vor der fremden Materie
nehmen. Die Hand soll dem Auge
sehen helfen.”

Seit 2009 lebt und arbeitet die Kiinst-
lerin in ihrem Atelierhaus in Warn-
gau im bayerischen Oberland. Mit
ihrem Konzept einer Galerie, Werk-
statt, Loft und Kinstlerkneipe hat
sie fiir sich und befreundete Kolle-
gen ein Forum der Prasentation, des
Austausches und der Begegnung
geschaffen.

&
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Ich sehe die Haupt-
aufgabe der Kunst
darin, eine positive,
humane Vision vom
Leben auf dieser Welt

zu vermitteln.

tefan Szczesny, 1951 in Miinchen

geboren, gehort zu den Prota-
gonisten der ,Jungen Wilden”, die
Ende der 70er im Gegenzug zur
Minimal und Concept Art den Weg
zurtick zur Figuration suchten und
neue malerische Moglichkeiten und
zeitgemdfie Bildfindungen auslo-
teten. Heute zdhlt Szczesny zu den
weltweit bekanntesten deutschen
Kiinstlern der Gegenwart. Sein Werk
umfasst nahezu alle Ausdrucksmit-
tel der angewandten Kunst: Malerei,
Grafik, Skulptur, tibermalte Fotogra-
fie, Bithnenbild, Keramik, Mode und
Design.
Szczesny greift in seiner beschwing-
ten, vitalen und absolut positiven
Kunst ganz bewusst die Traditio-
nen der Klassischen Moderne auf
und tritt in deren direkte Nachfolge.
,Wenn Cézanne Badende malt, die

Tizian, Delacroix, Courbet vorher

gemalt haben, und Renoir malt sie,

und Picasso malt sie wieder, und
Matisse malt sie wieder, dann malt
auch Szczesny sie wieder”, so der
Kiinstler.

Insbesondere Matisse und Picasso
fiihlt er sich verbunden, da es auch
diese an die Cote d’Azur zog, um
die Farben und Formen ihrer Inte-
rieurs, Landschaften und Stillleben
im magischen Licht des Stidens zu
zelebrieren.

Uns begegnen in Szczesnys (Euvre
die Sujets, Farbigkeit und dekora-
tive Linienfiihrung und Ornamen-
tik eines Matisse oder die frivolen
Bildthemen des spéten Picasso. Der
Kiunstler zitiert mit grofier Energie
und sinnenfroher Leichtigkeit und
Lebensfreude und setzt dies auch
in seinen Schattenskulpturen um.
Die diinnen schwarzen Stahlskulp-
turen erinnern in ihrer figtirlichen
Darstellung des ewig Weiblichen
an Scherenschnitte, die Szczesny in
weitldufigen Skulpturenparks, unter
anderem in Tegernsee, St. Tropez,
Cannes und auf der Insel Mainau
prdsentierte.

Grazil und filigran fiigen sich die bis

zu drei Meter grofien Ballspielerin-
nen und Palmentdnzerinnen in die
Landschaft ein, vereinen Licht und
Schatten und stellen einen Dialog
zwischen Mensch und Natur her.
Uber den Weg der Kunst vermittelt
der Kiinstler seine Neubewertung
der Sinnlichkeit und die Lust auf
Schonheit und Imagination: ,Im
Gegensatz zu Kollegen, die sich mit
den dunklen Seiten des Daseins be-
fassen, sehe ich die Hauptaufgabe
der Kunst darin, eine positive, hu-
mane Vision vom Leben auf dieser
Welt zu vermitteln.”

Neben seinem Lebensmittelpunkt in
St. Tropez lebt und arbeitet Szczes-
ny in Berlin und erdffnete 2006 die
~Szczesny Factory” als Neuauflage
der klassischen Kiinstlerwerkstatt.
In Kooperation mit Designern und
Handwerkern realisiert er hier seine
mehrdimensionalen und komplexen
Kunstprojekte.

/\BodenseeKLINIK®

mang Medical One
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Ulf Puder

< ,Schwimmer”, 2010
Olfarbe auf Bronze
70 x 40 x 100 cm

Ulf Puder

Das reaktive Handeln
des Menschen unter-
liegt seit jeher natiir-
lichen Verinderungen
und Prozessen, denn
Alternativen wird es

immer geben.

er Kiinstler und ehemalige

Meisterschiiler von Bernhard
Heisig an der Hochschule fiir Grafik
und Buchkunst Leipzig thematisiert
in seinen Gemilden, Zeichnungen,
Skulpturen und raumbezogenen Ob-
jekten das Verhiltnis des Menschen
zu seiner Umwelt. Puder verbindet
metaphorisch die Elemente der Na-
tur, der Kunst und Wissenschaft. In
seinen figurativen neorealistischen
Gemailden der letzten Jahre begeg-
nen uns Héuser, Tunnel, Garagen,
Wohnwagen und Briickenstege als
Symbole und Belege der urbanen,
menschlichen Produktivitdt. Puders
architektonische Bildelemente wir-
ken verlassen: Die Dédcher sind abge-
deckt, die Héuser eingestiirzt. Was
ist passiert? Seelenlos treiben die
demolierten Gebdude auf Flofien,
liegen verwahrlost am Ufer oder im
Wasser und bezeugen stillschwei-

gend die Auswirkungen eines vor-
angegangenen Ereignisses und den
Riickzug der Menschen. Der Kiinst-
ler ldsst die Narration und Erkla-
rung tiber das Geschehene ins Leere
laufen und hinterlésst ein Rétsel.
Den Menschen sucht man in Puders
Gemailden vergebens: Die Stege trei-
ben unbestimmt im Wasser und ge-
wiahren keinen Zutritt mehr zu den
Héusern. Hier und da wehen Fah-
nen und auf Wascheleinen gehangte
Tiicher im Wind - kaum vorstellbar,
dass in dieser Umgebung ein Le-
ben noch moglich ist. Mag man zu-
riickhaltende Beschreibungen einer
umgebenden Landschaft erkennen,
so wirkt auch diese leblos, wenig
Raumtiefe vermittelnd und zurtick-
gedrangt. Zudem kontrastiert Puder
die harten Umrisse und Formen sei-
ner Architekturen mit einer gedeck-
ten, warmen Farbigkeit und poten-
ziert den Eindruck einer gewissen
Fremdheit.

Formal schafft Puder durch seine
freie malerische Ausfithrung, der
weichen Farbigkeit und dem er-
kennbaren Pinselduktus, der hier
und da die blofle Leinwand aufblit-

zen ldsst, Bildkompositionen von
unbestimmter Raumsituation. Pu-
der stellt Fragen nach dem mensch-
lichen Umgang mit der Natur und
dem Respekt gegeniiber unsichtba-
ren oder existenten Grenzen, die der
Mensch bisweilen iiberschreitet, und
auf Uberschwemmungen und ande-
re Naturkatastrophen als natiirliche
Antwort unserer Umwelt reagieren
muss. Zentral ist immer wieder das
Element des Wassers - stellvertre-
tend fiir die Energie, Kraft und Ge-
walt der Natur. Dennoch ist Puder
optimistisch in Bezug auf einen ver-
sohnlichen Frieden zwischen Natur
und Gesellschaft und bekundet in
seiner subversiven Komik: Das reak-
tive Handeln des Menschen unter-
liege seit jeher natirlichen Verande-
rungen und Prozessen, denn , Alter-
nativen wird es immer geben.”

prdsentiert von

)
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Corinna Altenhof

< ... fiillen, halten und bewahren”, 2010

Wachs und Pigmente auf Leinwand
100 x 100 cm

Corinna Altenhof

Wie heifSes Wachs
hat Zeit, wenn man
sie sich nimmt, eine
unvorhersehbare

Ausdehnung.

m Beginn der kiinstlerischen

Arbeit von Corinna Altenhof,
die 1957 in Hamburg geboren wur-
de und ebenda lebt und arbeitet,
steht ein einzelner erlebter Augen-
blick, eine erinnerte Seelenlage oder
eine eindrucksvolle Situation. Um
diese Momente festzuhalten und
dauerhaft zu fixieren, verwendet die
Kinstlerin die Materialien Wachs,
Graphit und Pigmente. Auf die mit
Schlemmkreide und Marmorstaub
grundierte Leinwand kommt ein
erster Farbauftrag und das erhitz-
te, fliissige und mit Pigmenten ver-
mischte Bienenwachs. Insich wieder-
holenden Schritten wird in die sich
tiberlagernden und transparenten
Wachsschichten weiteres Pigment
eingearbeitet, wobei sich Altenhof
auf eine reduzierten Farbpalette
konzentriert: Weif3, Grau, Schwarz,
Blau und Beige. Altenhofs Arbeits-

prozess ist - bedingt durch das Ma-
terial Wachs - langwierig, bedédchtig,
ausdauernd und wohliiberlegt. Der
Moment der Inspiration wird erwei-
tert und entschleunigt. Die Kiinst-
lerin: ,Wie heifses Wachs hat Zeit,
wenn man sie sich nimmt, eine un-
vorhersehbare Ausdehnung.”

Das Wachs ist schiitzendes und ver-
letzliches Element zugleich, lasst
vorbehaltlos die kiinstlerische Be-
arbeitung zu und fasziniert nicht
zuletzt durch seine elegante, unauf-
geregte Schonheit und farbliche wie
sensible Sinnlichkeit. Die Materiali-
tat der Bildelemente enthilt zudem
starke Wirkungsunterschiede bei
sich dnderndem Lichteinfall. Sehr
plastische, pastose Eindriicke wech-
seln sich ab mit Momenten, die die
flachigen Strukturen erfahrbar ma-
chen. Zudem schaffen die tiberein-
ander gelagerten Malschichten eine
kontrastreiche Bildtiefe. Die Qualitét
der Arbeiten zeigt sich auch in der
Herausforderung fiir unser Sehen.
Altenhof bietet dem Betrachter kei-
ne sprachlichen Deutungsangebo-
te, keine assoziativen Bildtitel oder
Chiffren. Die Elementarformen ge-

hen materielle, inhaltliche und for-
male Beziehungen ein, zeigen Zu-
stinde der Begegnung, Gegenwar-
tigkeit, Nahe und Distanz.

Altenhof halt fliichtige Erscheinun-
gen und Emotionen fest, die wah-
rend der Ausgestaltung immer eine
intensive Selbstreflexion, Abstrahie-
rung und Asthetisierung fordern.
Und so wird auch der Betrachter,
wenn er in diese Bildwelt eintaucht,
seine Sehgewohnheiten aufgibt und
sich auf die Bildsprache einlésst, zur
Reflexion angeregt. Das eigene Be-
wusstsein muss die Lesbarkeit der
Bilder erfahren und die ihnen inne-
wohnenden Stimmungen aufspii-
ren.

prédsentiert von
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Hermann Nitsch

Kunstaustibung
hat viel mit
Religionsaustibung

zu tun.

= 4

wischen Ritual, Kult und
77 Kunst besteht eine enge Ver-
bindung. Ich habe Kunst immer als
religiose Auseinandersetzung mit
dem Dasein verstanden. Es lag nie
in meiner Absicht, Blasphemien zu
bewirken oder die Wiirde religicser
Einrichtungen zu verletzen.” Mit
dem ,Orgien-Mysterien-Theater”
schuf der 1938 in Wien geborene Ak-
tionskiinstler, Maler und Komponist
ab 1969 ein bis dato einzigartiges
und komplexes Gesamtkunstwerk.
Unter Einbeziehung aller Kunst-
formen wie Architektur, Musik, Fo-
tografie, Installation, Aktionsrelikt
und Malerei werden die Sinne der
einbezogenen Betrachter bis an die
Grenzen angespannt. Die Ekel und
Abscheu auslosenden Provokatio-
nen durch Tierkadaver und reales
Blut werden von Nitsch bewusst
eingesetzt, um den Betrachter zur

A

»

»
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Hermann Nitsch

< ,,Schiittbild”, 2009
Acryl und Blut auf Leinwand
80 x 60 cm

Erkenntnis tiber sich und den Le-
bensprozess zu zwingen. Im Alltag
verdrangte Topoi wie Tod, Angste,
Aggressionen, Triebe und sexuelle
Tabus sollen wahrgenommen und
reflektiert werden. Auf radikalste
Art und Weise negiert Nitsch jede
Beziehung zwischen Kunst und As-
thetik und erreicht vorrangig eines:
Aufmerksambkeit.

Bereits ab 1961 entstanden ers-
te Schiittbilder, auf denen Nitsch,
inspiriert von den franzgsischen
Tachisten und amerikanischen ab-
strakten Expressionisten wie Jack-
son Pollock, Blut und vornehmliche
rote Farbe spielerisch-lustvoll zu
informellen Verwirbelungen auf der
Leinwand vermengte. Der Umgang
mit der verschiitteten, verspritz-
ten und verschmierten Farbe ist fiir
Nitsch ein ritueller und ekstatischer
Akt und stellt religiose und mytho-
logische Fragen in den Raum. Denn
fiir Nitsch hat , Kunstausiibung viel
mit Religionsaustibung zu tun”.
Wohl kaum ein anderer Kiinstler ist
in der Offentlichkeit umstrittener.
Seine Aktionen Anfang der 60er Jah-
re in Wien fiithrten zu permanenten

Auseinandersetzungen mit den Be-
horden und mehrwochigen Gefang-
nisaufenthalten. Uber vier Jahrzehn-
te spater wird dem Kiinstler 2005 die
Ehrenmedaille der Bundeshaupt-
stadt Wien verliehen, 2007 eroffnet
das Hermann Nitsch Museum im
Museumszentrum Mistelbach. Ein
Jahr spéter folgt die Einweihung des
Nitsch-Museums in Neapel als Ort
der Forschung und Lehre, weitab
vom bloflen Anspruch, als Doku-
mentation vergangener Rauschzu-
stande zu fungieren.

Heute lebt und arbeitet Nitsch im
niederdsterreichischen Schloss Prin-
zendorf, wo 1998 das legendire
,0-Tage-Spiel” und 2004 seine 120.
Aktion ,2-Tages-Spiel” stattfanden.

Q?Hoch

y schwarzwald



Christian Rothmann

[rgendwann waren

es eben Flowers.

idmet sich ein Fotograf und

Maler dem Thema Blumen-
stillleben, so mag dies nicht zwangs-
laufig spannend erscheinen. Ganz
anders zeigt es sich bei dem deutsch-
stimmigen 1954 in Polen geborenen
Kiinstler Christian Rothmann. Seine
knallbunten prachtigen Bliiten und
BlumenstrdufSe zeugen von barocker
Opulenz und Fiille. Expressiv, mit
schnellem Malduktus auf die Lein-
wand gebracht, sind sie das Resultat
der reinen Farbe. Er nutzt die Mate-
rie der Farbe und setzt diese spontan
und lustvoll um.
In fritheren Arbeiten ist Rothmann
noch der Abstraktion verbunden,
doch geht es um Imagination und
Assoziation. Irgendwann, wie er
meint, waren es eben Flowers. Be-
trachtet man zuziiglich die Symbolik
der Blume an sich, so kann man wohl
sagen, dass Schonheit und Vergang-
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Christian Rothmann

< ,Stillleben # 6”, 2006
Ol auf Leinwand
180 x 230 cm

lichkeit selten so nah beieinander
liegen. Unkonventionell, frisch und
frohlich, weitab vom Kitsch, spiegeln
sich seine Energie und Lebensfreude
in den Gemélden wider.

Rothmann bezeichnet sich selbst als
begeisterten Befiirworter der zeitge-
nossischen japanischen Minimal Art,
geprédgt durch die Reduzierung auf
tibersichtliche und einfache Struk-
turen. Und so konfrontiert er seine
uppigen Blumen mit monochromen
ganz Kklar definierten Farbfldchen.
Es ist das Element der Ruhe und der
absoluten Reduktion, das der baro-
cken Fiille gegentibergestellt wird.
Rothmann schafft einen Spagat zwi-
schen Gegenstand und reiner Farbe,
zwischen Bewegung und Stille, zwi-
schen einer Drei- und Zweidimensi-
onalitét.

Neben der malerischen kiinstleri-
schen Arbeit zihlt auch die Fotogra-
fie zu Rothmanns Ausdrucksmitteln.
Auch hier konzentriert er sich auf
das Motiv der Blume und schafft
eine spannende Gratwanderung zwi-
schen Abstraktion und Figuration.
Die Detailaufnahmen, aufgenommen
mit geringer Tiefenschirfe, riicken

die filigrane Beschaffenheit und die
Sensibilitdt der Oberfldchenstruktur
der Bliiten in den Vordergrund. Der
Betrachter - hin und her gerissen
zwischen non-figurativer Struktur
und erkennbarer Oberfliche - wird
hineingezogen in eine faszinierend
malerisch erscheinende Fotografie.
Einerseits mag man die Tulpe mit all
ihren organischen Strukturen erken-
nen, andererseits ldsst die Fotografie
dem Betrachter Freiraum fiir Asso-
ziationen und dem Schwelgen in ei-
nem unglaublichen Farbspiel.



Prof. Wolfgang FLATZ

Mein Korper ist mein
Werkzeug. Er ist das
Instrument, das ich

am besten kenne.

s scheint nahezu unmoglich,

das Werk des osterreichischen,
1952 in Dornbirn, dem beschauli-
chen Vorarlberg, geborenen Akti-
onskiinstlers, Biihnenbildners, Mu-
sikers und Komponisten in kurze
Worte zu fassen. FLATZ' Arbeit
irritiert, provoziert und ist in ihren
kiinstlerischen Risiken extrem. Er
arbeitet stets formeniibergreifend,
ist zu keinem Zeitpunkt iiber einen
bestimmten Teilbereich der Kunst
zu definieren. Seine Ideen rund um
die Thematik des Menschen und des
Kollektiven suchen sich ihr Medium
selbst: ,Mein Korper ist mein Werk-
zeug. Er ist das Instrument, das ich
am besten kenne.” In vielen seiner
Arbeiten ist der Korper das kiinstle-
rische Material.
Seine Themen sind Gewalt und
Aggression. ,Diese Seiten, die ver-
drangt und tabuisiert in jedem Men-
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Prof. Wolfgang FLATZ

< ,Ich war, ich bin, ich werde sein”, 2010

Acryl auf Holz
120 x 80 cm

schen stecken, haben mich immer
schon interessiert.” FLATZ fiithrt die
Brutalitat, die in jeder menschlichen
Codierung verankert ist, seinem
Gegentiber vor Augen und zielt auf
eine Sensibilisierung, um mogliche
Losungen aufzuzeigen. Als nackte
Dartscheibe wird FLATZ vom Pub-
likum mit Pfeilen beworfen, er lasst
sich kopfiiber als Glockenpendel an
einem Seil aufhidngen, um zu Wal-
zerklangen zwischen aufgespannten
Metallplatten hin und her zu knal-
len oder ldsst sich in einen Teppich
einndhen, um im Eingang der Miin-
chener Kunstakademie getreten zu
werden - den eigenen korperlichen
Schmerz und die selbstzerstoreri-
schen Momente in Kauf nehmend.

FLATZ geht es nie um die Provo-
kation um der Provokation willen.
Dennoch erwischt diese den Be-
trachter unvorbereitet, verletzt Nor-
men, stellt gesellschaftliche Tabus
und Konventionen in Frage. Kunst
braucht Offentlichkeit und FLATZ
fordert diese Aufmerksamkeit, Aus-
einandersetzung und Reaktion auf
brutale Art und Weise ein. Seine pu-
blikumswirksame Kunst - wie auch

jede andere Kunst - kann und sollte
ohne den Betrachter und Rezipien-
ten nicht existieren. Und doch gibt
sie dem Kiinstler im Moment der
selbstbestimmten Entscheidung die
grofstmogliche, autonome Freiheit,
die taglich verteidigt und neu defi-
niert werden muss.

Dem Kiinstler wurden in der Kritik
Titulierungen wie die des ,enfant
terrible” oder des ,,medienstichtigen
Adrenalin-Junkies” zugesprochen.
Mag man es interpretieren oder
nicht! ,Kunst arbeitet am Bewusst-
sein. Und das hat zunichst einmal
mit Erkennen zu tun. Wenn ich et-
was nicht erkenne, kann ich es nicht
verdndern. Und natiirlich will ich
auch etwas veridndern. Ich will mit
meiner Arbeit Bewusstsein schaffen,
unter anderem, dass jeder Mensch
nicht nur positive Eigenschaften in
sich hat, sondern auch Anteile von
Gewalt und Aggression.”

Marc O’Polo



Farbe und deren
Verwendung werden
zum Anlass und zum
Ziel der Malerei,
autonom und

selbstreferierend.

ie informelle Malerei der
1951 in Wuppertal geborenen
Kiinstlerin, die in Deutschland und
Portugal lebt und arbeitet, steht in
unmittelbarer Tradition des abstrak-
ten Expressionismus. Als Gegenbe-
wegung zum durch Jackson Pollock
geprégten Action Painting etablierte
sich die Lyrische Abstraktion Ende
der 1940er Jahre in Europa. Christi-
ans gelingt es, beide Spielarten der
expressionistischen Abstraktion zu
vereinen.
Die Malerin erkldart den Entste-
hungsprozess ihrer Arbeiten zum
unmittelbaren Ausdruck spontaner
Empfindungen und geistig-korper-
licher Energien - sie malt unter an-
derem zu den Elektrotango-Klangen
der Pariser Band Gotan Project und
auch des Violinisten Nigel Kennedy
- und setzt die Bewegung und Kraft
in korperlich-expressiver Weise um.

Die Farbe und deren Verwendung
werden zum Anlass und zum Ziel
der Malerei - die Farbe agiert fiir sich
- autonom und selbstreferierend.
Christians respektiert den kiinstleri-
schen Eigenwert der Materie Farbe.
Der Akt des kreativen Schaffens und
dessen Motorik werden zum Thema
des Bildes.
setzt Christians durch spontane

Das lyrische Moment

Improvisationen und direkt kiinst-
lerisch umgesetzte Emotionen um.
Sie findet in ihrer grofiformatigen
Malerei den eigenen , gnadenlosen”
Gestus bis hin zur absoluten Unge-
genstandlichkeit.

Christians Farbkompositionen und
-konstellationen definieren keine na-
here Inhaltlichkeit, auch wenn ihre
nachtrédglich und intuitiv besetzten
Bildtitel beim Betrachter Assoziati-
onen suggerieren. Christians ,, Con-
Stellation Circen 2020” bezieht sich
auf eine metaphorische, zeitiibergrei-
fende Interpretation des Odysseus-
Themas. Die Kiinstlerin lockt durch
ihre komplexe Farbschichtung, die
gestisch-malerische Gegentiberstel-
lung von Komplementdrkontrasten
und Hell-Dunkel-Situationen den

Betrachter auf verfiihrerische Weise
in das Bildgeschehen hinein. Sie of-
fenbart gestische und freie Bildréu-
me und Geschehnisse, verfiithrt und
verleitet wie einst ,,Circe”.

Mag sie nun in ihrer , Con-Stellation
2020” dem {iiberdimensionalen Ge-
milde von 2 x 3 Metern eine Gar-
nison von 28 Schaufenstertorsi ent-
gegenstellen, so werden Kritik und
Fragestellungen laut. Die Puppen-
torsi erscheinen durch ihre farbliche
Variation der sparlichen Badeklei-
dung eher fraglich differenziert und
um vermeintliches individualisiertes
Selbstbewusstsein bemiiht. Die Uni-
formierung der Schaufensterpuppen
stellen unsere Anspriiche an das ge-
sellschaftlich giiltige Schonheitsideal
und die allgemeinen Erwartung an
das Weibliche an sich auf den Priif-
stand. Die Personifizierung, Eman-
zipation und Eigenverantwortlich-
keit der Frau wird konfrontiert mit
einem eher grotesken, dennoch ak-
zeptierten Pseudo-Schonheitsideal.
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Angela Schilling

Der weibliche Korper
wird zum Primdrobjekt
und durch Maskeraden
und Persiflagen fremder
Individualititen

verunklart.

ie 1970 in Bochum geborene

Kinstlerin Angela Schilling
studierte an der Kunstakademie
Miinster und war Meisterschiilerin
bei Timm Ulrichs und machte ihr
Examen 2006 bei Katharina Fritsch.
Die herausragende Leistung ihrer
frithen Arbeiten zeigt sich durch die
Stipendien der Cité des Arts in Paris
und das Fullbright-Stipendium der
University of New Mexico in den
USA.
Die Konzeptkiinstlerin ldsst sich
nicht auf eine Kunstrichtung oder
ein Medium reduzieren. Sie arbei-
tet als Bildhauerin und Fotografin,
driickt sich selten auch in der Male-
rei aus und inszeniert elektronische
und computergesteuerte Installatio-
nen. Die Motive sind vielfadltig und
zeigen einen pointierten erzéhleri-
schen Ansatz, sind immer bezogen
auf einen komplexen und abstrak-

Angela Schilling

< ,Woodward Avenue”,

Auszug aus der Installation, 2010

Aluminiumsé&ule, Scheinwerfer und Zinn
je 166 x 25 x 16 cm

ten Zusammenhang, der durch ver-
steckte Hinweise angedeutet wird.
Sie zeugen von absolutem Perfekti-
onismus, was die Verwendung und
Bearbeitung des verwandten Mate-
rials betrifft.

IThr Werk zeichnet sich aus durch
Innovation und Qualitit mit einer
ultimativen &sthetischen Wirkung.
Schilling spielt mit doppeldeutigem
Charme auf die Themen von Sex and
Crime an. Sie jongliert auf konstruk-
tive und dekonstruktive Weise mit
dem Thema der zwei Geschlechter.
Der weibliche Kérper wird zum Pri-
mérobjekt und durch Maskeraden
und Persiflagen fremder Individu-
alitdten verunklart. Und so hinter-
fragt Schilling im n&chsten Schritt
die moralischen und konventionel-
len Vorstellungen des Betrachters.
Sie fordert den Einblick in unsere
dunkelsten und sexuellen Impulse.
Ihre Skulpturenserie ,Woodward
Avenue” bezeugt Schillings Interes-
se fiir die amerikanische Kultur, die
sie wihrend ihres Studiums in den
USA kennenlernte, und bezieht sich
in komplexer Erzahlstruktur und po-
etisch reflektierter Form auf die As-

pekte von Leben und Tod, Ubergang
und Erinnerung. , Woodward Ave-
nue” erinnert an die erste betonier-
te Bundesstrasse in Detroit, auf der
ab 1909 die neu produzierten Autos
zum und vom Werk rollten. Schilling
thematisiert in wunderbar reduzier-
ter Narration die todlichen Folgen
des technologischen Fortschritts. In
Zinn gegossene Vogeltorsi platziert
die Kinstlerin auf Autoscheinwer-
fern, die in linear aufgestellte Alu-
miniumsédulen eingelassen sind. Von
unten grell beleuchtet werfen die
beim Zusammenprall mit den PKW
verungliickten Vogel bizarre Schat-
ten an die Wand. Schilling kommen-
tiert gesellschaftliche Missverhalt-
nisse - so prézise, so wahr - und sie
macht sichtbar, was wir kennen, uns
dessen aber nicht bewusst sind.

n SECUR AG



Sigrid W. Mathews

Empfindungen und
Begegnungen werden
im Nachhinein in

das Bildgeschehen

transferiert

Die Miinchnerin Sigrid W. Ma-
thews verwirklicht sich seit
mehr als 40 Jahren als Bildhauerin
und fand in den letzten Jahren ih-
ren Weg zur Malerei. Weil ihr in der
Skulptur die Farbe abging, wie sie
sagt. Wenn Mathews vor die Lein-
wand tritt, so tut sie dies ohne The-
ma, Skizzen oder eine konkrete Vor-
stellung. Ihr Schaffensprozess ist ein
Dialog zwischen Kiinstler und Farbe.
Sie fiihlt die Materialitdat der Farbe,
folgt ihren Eigenheiten und Wirkun-
gen. Fast mag man meinen, die Farbe
male selbst mit der Kiinstlerin, wenn
die Formen aus der Materie Farbe
entstehen. Sie folgt intuitiv den Be-
ziehungen der Bildelemente unterei-
nander und reagiert eher als dass sie
agierte.

Mathews' kiinstlerische Aussagen
sind unmittelbar, intensiviert und di-
rekt. Sie entstehen spontan und un-
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Sigrid W. Mathews

< ,Gelato no”, 2006
Ol auf Leinwand
170 x 190 cm

reflektiert mit einer naiven Asthetik,
da jeder gedankliche und akademi-
sche Filter ausgeschaltet ist. Weder
werden die Gesetze der Proportio-
nen, der Perspektive und der Farbe
geachtet, noch steht die abbildhafte
Darstellung eines Motives im Vor-
dergrund. Auch unterwirft sich Ma-
thews keinem Stilzwang, so dass sie
ohne Frage in der Tradition der Art
Brut steht, einer auf Jean Dubuffet
um 1950 basierenden Beschreibung
fiir eine Kunst jenseits etablierter
Kunstformen und -stromungen.
Mathews stellt keine Ereignisse,
Emotionen, Eindriicke oder Anekdo-
ten dar. Auch lassen uns ihre Bildtitel
im Irrglauben {tiber eine kiinstleri-
sche Umsetzung personlicher Erfah-
rungen und Erinnerungen. Denn die
Titel entstehen nachtréglich aus den
Assoziationen der Kiinstlerin heraus,
wenn diese ihr Bild betrachtet.

Pablo Picasso meinte einmal: ,Das
Geheimnis der Kunst liegt darin,
dass man nicht sucht, sondern fin-
det.” Und genau dies macht Sigrid
Mathews. Sie tritt als Malerin in die
Rolle des Betrachters und sucht in
der eigens geschaffenen Malerei eine

Wiedererkennung und Reflexion ih-
rer Personlichkeit. Sie verbindet und
interpretiert die formale und sinnli-
che Gestaltung ihrer Kunst mit indi-
viduellen und emotionalen Begeg-
nungen aus ihrem Leben.

Mathews gewdhrt dem Bild erst
nach dessen Vollendung die Recht-
fertigung auf den Zugriff zur eige-
nen Geschichte. Nattirlich mag man
sagen, dass Bilder ,das Fenster zur
Welt” (Leon Battista Alberti) 6ffnen,
aber Mathews Malerei offenbart die
gegenteilige Option: Eigene Empfin-
dungen und Begegnungen werden
im Nachhinein in das Bildgeschehen
transferiert.

Mathews stellt die Konstellation
zwischen Kiinstler und Betrachter
in Frage und fordert den Betrachter
auf. Antoine de Saint-Exupéry mag
dies treffend auszudriicken: ,Das
grofie Bild gibt sich nicht als Bild zu
erkennen: Es ist. Oder genauer: Du
befindest dich darin.”

T7

Carl Kliem

Corporate Finance
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Christian Schoppler
Jorg Danielczyk

< ,Arabellas Traum”, 2010

Porzellan, bemalt, 35 x 25 x 8 cm

Christian Schoppler
Jorg Danielczyk

Wir haben
entscheidend die
Tisch- und Tafelkultur
geprigt. Das ist nur
eine unserer

wichtigen Siulen.

Die traditionsreichste Porzellan-
manufaktur Europas, deren
Produkte weitweit fiir Kunst und
Luxus stehen, blickt auf eine 300-jah-
rige Geschichte zurtick. Sachsens
Kurfiirst August der Starke verkiin-
dete 1710 die Griindung der "Konig-
lich-Polnischen und Kurfiirstlich-
Séchsischen Porzellanmanufaktur"
zur Herstellung des Weifien Goldes.
Bis heute sind die Technologien und
Herstellungsweisen fast unverdn-
dert, dennoch geht man auch in Sach-
sen mit der Zeit. Der Vorsitzende der
Geschiftsfiihrung Christian Kurtzke:
. Vielfach denkt man ja, Meissen, das
steht fiir die Tisch- und Tafelkultur.
Und es ist auch richtig. Wir haben
entscheidend die Tisch- und Tafel-
kultur geprégt. Doch das ist nur eine
unserer wichtigen Sdulen. Die tra-
genden Sdulen sind Kunst und Ar-
chitektur - sie sind entscheidend fiir

das heutige Wachstum, aber auch fiir
die Nachhaltigkeit unseres 300-jahri-
gen Unternehmens”.

Christian Schoppler ist ausgebildeter
Porzellanmaler und seit 1994 kiinst-
lerischer Leiter des Bereiches Malerei.
Er entwickelte ein breites Spektrum
an Dekoren fiir verschiedenste Kol-
lektionen und trégt daftir Sorge, dass
die malerische Veredlung des Meif3-
ner Porzellans auf hochstem Niveau
bleibt. Schopplers Dekorentwiirfe
umfassen vorwiegend Landschaften,
Jagddarstellungen und figiirliche
Szenen. Eine wichtige Inspirations-
quelle sind neben der Natur auch li-
terarische Stoffe, wie die Commedia
dell’arte, aus der er Ideen fiir seine
Dekorationen gewinnt. Auch privat
bleibt Schoppler der Malerei treu.
Seine Arbeiten wurden in zahlrei-
chen Ausstellungen vorgestellt und
befinden sich in offentlichem und
privatem Besitz.

Jorg Danielczyk ist kiinstlerischer
Leiter im Fachbereich Gestaltung der
Manufaktur MEISSEN. Nach seiner
Ausbildung als Modelleur studierte
er Kunst und Design an den Hoch-
schulen fiir bildende Kiinste in Dres-

den und Halle/Burg Giebichenstein.
Als Kiinstler und Plastiker verfiigt
er tiber ein Repertoire, das von abs-
trakten bis zu naturalistischen For-
mulierungen reicht. Jérg Danielczyk
schuf in der Manufaktur zahlreiche
Auftragsarbeiten, darunter Porzel-
lanpailletten fiir Chanel sowie die
Grofiplastik des Weifikopfseeadlers
fiir die amerikanische Botschaft in
Berlin.

pra‘sentiert von
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Norbert Kis

<, Gleuenbok”,2000-2005
Ol auf Leinwand
190 x 210 cm

Norbert Kis

Es ist manchmal
schwierig,
weiterzukommen

oder zu beenden.

Die Kunst des 1963 in Ulm gebo-
renen und heute in Miinchen
lebenden und arbeitenden Norbert
Ké&s mag man vorrangig definieren
als intuitive und von jeder ideologi-
schen Pragung befreite Malerei, die
sich spielerisch zwischen figurati-
ven Momenten und abstrakter Dar-
stellung bewegt. Im Entstehungs-
prozess der zumeist grofiformatigen
Gemilde ist Kds dem Meditativen
verhaftet. Auf den Spuren seiner
personlichen Wahrnehmung, Erfah-
rung und Erinnerung setzt er spon-
tane Inspirationen um. Dennoch ist
weniger von der ausschliefilichen II-
lustration subjektiver Emotionen die
Rede, vielmehr geht es um Struktur:
der Struktur des eigenen Ichs, der
zeichnerischen und malerischen Ele-
mente auf der Bildfldche.

Ké&s” Bildsprache ist wild und har-
monisch zugleich, kontrastreich und

von positiver, lebensbejahender

Energie. Dominante, aufeinander
prallende Farbkontraste konfrontiert
er mit milden Mischtonen, schafft
Ruhe und Harmonie im Extremen
und setzt alsbald faszinierend pas-
tos wirkende Bildfldchen einer lasie-
renden, sich tiberlagernden Malerei
entgegen.

Kés arbeitet langsam: Nachdem
die Leinwand mit priméren Zeich-
Farben und Strukturen

erstmalig definiert und bespielt ist,

nungen,

gewinnt er Abstand und ldsst das
Werk ruhen. Einige Monate spéter
beginnt er, Schicht fiir Schicht zu
tibermalen. Viele bereits gesetzte
Farbschattierungen und Bildelemen-
te gehen dadurch verloren, sind ver-
borgen und doch manifestieren sie
die malerische Tiefenwirkung und
Substanz der Bilder. Der Endpunkt
eines Bildentstehungsprozesses ge-
staltet sich fiir den Kiinstler prob-
lematisch, denn ,es ist manchmal
schwierig weiterzukommen oder zu
beenden.”

So entstehen Entwicklungsphasen
eines Bildes von bis zu fiinf Jahren.
Fiir den Betrachter selbst offenbart

sich eine Bildsprache, die weniger
ein ,Ansehen”, eher ein ,Hinein-
sehen” erfordert. Die vibrierende
Malerei von Norbert Kés suggeriert
weitrangig kunsthistorische Beziige:
Manche Arbeit erinnert an die im-
pressionistischen Seerosenbilder ei-
nes Claude Monets, welche in ihrer
optischen Summation des Farben-
spiels begriffen sind. Dann begeg-
nen wir dem dekorativen Element
eines Henri Matisse - kombiniert
mit all seiner Assoziation zur leuch-
tenden Farbe Rot. Manchmal scheint
man auch schriftdhnliche und pikto-
grammbhaft wirkende Elemente im
Werk von Kis zu spiiren... Kds sucht
den Dialog zum Betrachter: Nur wer
hinschaut, der erlebt...

prh‘scntiert von
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Charles Fazzino

Die faszinierende
Detailliertheit macht
den Kiinstler zum

Geschichtenerzihler.

eben James Rizzi ist Charles

Fazzino einer der international
bekanntesten Pop Art-Kiinstler der
Gegenwart. Fazzino, 1956 in New
York geboren und aufgewachsen,
fand nach kurzer Zeit als Strafsen-
kiinstler bereits im Alter von Anfang
20 den Weg in die Galerien. Heute
sind seine Arbeiten, ob Bleistiftzeich-
nungen, Radierungen, Serigrafien,
Lithografien oder Originale in Ol auf
Leinwand in mehr als 500 Galerien
in 15 Landern weltweit zu sehen.
Fazzinos Kunst ist farbenfroh, kont-
rastreich, heiter und vibriert form-
lich vor Lebendigkeit und erzahleri-
scher Dichte. Die faszinierende De-
tailliertheit macht den Kiinstler zum
Geschichtenerzdhler und bietet dem
Betrachter eine nahezu unerschopf-
liche Quelle an Entdeckungen und
Geschichten. Grandios verbindet er

die Wahrzeichen von berithmten

S
-"'*l
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Charles Fazzino

<, Berlin: Tor zur Freiheit”, 2008
Mischtechnik auf Leinwand
40 x 50 cm

Plitzen und Individualititen der
Metropolen dieser Welt zu einer
reizvollen Komplexitiat und schafft
einen starken Wiedererkennungs-
wert seines (Euvres und seiner
Kunst.

Die Werke des Pioniers und Virtuo-
sen der ,3-D-Pop-Art” entstehen in
einem aufwendigen, durch viel
Handarbeit geprédgten Prozess. Die
erste Gestaltungsebene bildet ein
Gemailde des Kiinstlers, aus dem er
diverse Details auswihlt und die
Ausschnitte in einer zweiten und
dritten Ebene wiederholt und tiber-
einander legt. Durch die erhabenen
der
Bildelemente schafft Fazzino eine

Fixierungspunkte kopierten
rdumliche Bildtiefe und zieht den
Betrachter férmlich ins Bildgesche-
hen hinein.

Neben den Stadtansichten umfasst
das Repertoire des Kiinstlers auch
Darstellungen populédrer Ikonen
wie Marilyn Monroe, Elvis Presley,
Alfred Hitchcock oder den New
York Yankees und Walt Disney
Comicfiguren. So steht er in forma-
ler und inhaltlicher Nachfolge von
Andy Warhol, Roy Lichtenstein,

Red Grooms und Robert Rauschen-
berg. Eines der bekanntesten Werke
ist das FIFA-Eventkunstwerk fiir die
FufSballweltmeisterschaft 2006
Deutschland. Des Weiteren unter-

in

stiitzt Fazzino karitative Projekte, ist
offizieller Kiinstler des United States
Olympic Commitees und hat zahl-
reiche offentliche Auftrdge, unter
anderem fiir die Stidte New York,
Miinchen (Fastnacht 1997) und Zi-
rich (Séchsiliitite Festival 1999) um-
gesetzt. Auch befinden sich Arbeiten
im Fuji Museum in Japan, der Wil-
liam Jefferson Clinton Presidential
Library, dem Sports Museum of
America, der ,, The Rosie O'Donnell
Show”, der NBC ,, The Today Show”
und der United States Tennis Found-
ation. Die Galerie Mensing vertritt
den New Yorker Kiinstler deutsch-
landweit exklusiv unter anderem in
Miinchen, Berlin, Hamburg, Hanno-
ver, Diisseldorf und Westerland/
Sylt mit Unikaten und limitierten
Auflagen.

)
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ie 1949 in Kassel geborene

Kalkulierbar im

und heute in Freiburg lebende

Rahmen des und arbeitende Claudia Hillemanns
. wandte sich nach einem Informa-
Unkalkulierbaren tionsdesign- und Malereistudium

an der Muthesius-Hochschule fiir
Kunst und Gestaltung in Kiel zu-
néchst der Fotografie zu und fand
Ende der 80er Jahre nach stetiger
und anhaltender Beschiftigung mit
dem Medium der Malerei die per-
sonliche kiinstlerische Passion in
ihrer expressiven und gestischen
Abstraktion.

Charakteristisch sind Hillemanns
Collagen, die sie neben der Lein-
wand auch auf Aluminiumplatten
konzipiert. sie zerschneidet oder
zerreifit Papiere und klebt sie mehr-
schichtig aufeinander. Durch das
spezielle Aufbringen auf den Bild-
trager wirft das Papier erste Falten,

die die Kiinstlerin weiterformt, bear-

beitet und faltet. Die Formen {iiber-
schneiden sich, trennen sich oder
zerbrechen. Hillemanns schafft reine
Bildkompositionen, die sie nun in
einen spannungsreichen Austausch
mit ihren expressiven Intuitionen
setzt. In spontanem, haptischem
Gestus bemalt sie die Papierreliefs
mit kraftigem, aber farblich redu-
ziertem Ol, zerkratzt oder zerstort
vielmehr die gesetzten Farbschich-
ten, um diese mit neuen , Architek-
turen der Bilder” zu tiberlagern. Das
vorrangig dominierende Weif$ und
die variierenden Gelbtone mogen
von farblicher Sparsamkeit zeugen,
und doch ergénzen sie die Dynamik
und malerisch intensive Ausdrucks-
kraft der Kiinstlerin.

Hillemanns definiert ihre Kunst als
,kalkulierbar im Rahmen des Un-
kalkulierbaren” und vereint das
geistige Gedankengut des Abstrak-
ten Expressionismus in ihrer Arbeit.
Zum anderen kommen die durch
Pablo Picasso und George Braque
geschaffenen Grundlagen der Col-
lage und des , Papiers Collés” (,,Kle-
bebild”) zum Tragen, das heifst:
scheinbar nicht zu vereinbarende

Materialien werden kombiniert und

zu neuen &sthetischen Gesetzmafsig-
keiten montiert. Bei Hillemanns sind
dies das Aluminium als Bildtréger,
das Papier als Bildelement an sich
und die Farbe, die durch reduzierte
zeichnerische, schwarze Linienfiih-
rungen kontrastiert wird.

Diese plastischen Bildideen machen
Hillemanns Werke zu ,Zwischen-
raumen”, zu einem ,nach Innen
unbetretenen Raum”, in dem der Di-
alog zwischen den Dingen und den
Welten unbegrenzte Assoziationen
und Reflexionen seinen Raum fin-
det. Hillemanns betrachtet ihre Wer-
ke im positiven Sinne als , unfertige
- non-finito”“-Bilder. Der Moment,
ein Bild als beendet zu betrachten
und endgiiltig abzuschliefsen, fallt
schwer, weil im Inneren das Bild und
das Thema immer noch weiterarbei-
tet. Die Malerin sieht ihre Arbeit als
~Weg”, den jeder Betrachter allein
weiter gehen moge - zu einer mogli-
chen und individuellen Vollendung.

-
B
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Sabine Beuter

Meine Bilder deuten
nur an, was sein
konnte, ausgedriickt
mit der Mystik der
Farben und der
Kraft des Lichtes.

wei zentrale Themen bestimmen

die Arbeit der 1949 in Hanau bei
Frankfurt am Main geborenen Berli-
ner Kiinstlerin und Architektin: Thre
Faszination fiir die orientalische Welt
und die Kraft und Dynamik der Far-
ben. Nach Studienaufenthalten rund
um das Mittelmeer von Israel bis
Marokko setzt Beuter ihre Eindrii-
cke in schopferischen Prozessen frei.
Ihre Bilder strahlen Sinnesfreude,
Selbstbewusstsein, Harmonie und
Ordnung aus. Die informelle, spon-
tane und aus einem Impuls heraus
geschaffene Malerei zeigt sich dem
Tachismus verpflichtet und trans-
portiert Energie und Ahnungen von
Erinnerungen, Gefithlen und Ge-
danken. , Die Reisen und die Bewe-
gung von einem Ort zum anderen,
als Erfahrung der Verschmelzung
von Richtung, Zeit und Ereignissen,
spielte fiir meine kiinstlerische In-
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<, Vorfithrung bei Nacht”, 2006.
Ol auf Leinwand
150 x 125 cm

spiration immer eine wichtige Rol-
le. Meine Bilder formulieren nichts,
entwerfen keine Programme, Lehren
oder Dogmen, sondern deuten nur
an, was sein konnte, ausgedriickt mit
der Mystik der Farben und der Kraft
des Lichtes.”

Die goldene Farbe in Beuters Gemal-
den birgt stets etwas magisch Ge-
heimnisvolles und Kostbares in sich,
wirkt nicht isoliert, sondern erscheint
im Zusammenhang mit anderen
Farbwirkungen. Das Gold verbindet
sich mit anderen Bildelementen, hebt
sich dennoch in seiner Selbstbezogen-
heit ab, wirkt manchmal fast schon
plastisch und steht wie ein Block im
Raum und trennt die Farbfelder von-
einander oder ldsst diese ineinander
tibergehen.

Die Gemilde faszinieren durch ein
mehrdeutiges und komplexes Bild-
geschehen: Risse, lineare Gebilde,
ratselhafte Zeichen, schriftihnliche
Symbole und farbliche Strukturen,
in die die Kiinstlerin tief mit dem
Spachtel eindringt, verdeckte Flachen
wieder freilegt und so fast schon ver-
loren gegangene Bildinhalte wieder
sichtbar macht. Sabine Beuter fordert

die Aufmerksamkeit des Betrachters
ein: Wir sehen etwas jenseits des Vi-
suellen und meinen doch fast, es in
Worte fassen zu konnen. Wir sehen
versteckte oder offene Botschaften
durch Farben und erahnen eine Ge-
schichte: eine Geschichte dariiber
,was sein konnte.”

Paul Klee schrieb 1923: ,Ein Bild lebt
sein eigenes Leben wie ein lebendi-
ges Geschopf und es unterliegt den
gleichen Veranderungen, denen wir
im alltdglichen Leben unterworfen
sind. Das ist ganz natiirlich, da das
Bild nur Leben hat durch den Men-
schen, der es betrachtet.”

@) GARDENA



Marcella Lassen

Hinter den

Fassaden der Film-
und Modewelt zeigt
sich die Vereinzelung
und Anonymisierung

des Menschen.

it konsequentem Fokus wid-

met sich die 1952 in Los An-
geles geborene und seit 2007 in der
Schweiz lebende Kiinstlerin dem
Thema des Hamburgers - als Syn-
onym, Metapher und vielschichti-
ges Symbol fiir unsere globale und
kommerz-getriebene Massenkultur.
Lassen ist international etabliert im
Genre der ,Contemporary Pop Art”
und definiert ihre Kunst , als Weiter-
entwicklung der Pop Art”.
Die Referenzen erscheinen deutlich:
Lassen formuliert eine gegenstandli-
che, dem Fotorealismus nahestehen-
de und mit einer glatten Bildoberfla-
chenstruktur versehene Malerei. Die
kiihle Asthetik ihrer Bildfindungen
schafft sie durch die klare Wirkung
der reinen Farben, der scharfen
Konturierung ihrer Motive und der
prézisen und exakten Malweise. So-
wohl die rasche alla-prima-Malerei
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< ,Hollywood Icon”, 2009
Ol auf Leinwand
120 x 190 cm

wie auch eine aufwendige lasieren-
de Farbenschichtung sehen wir in
den Arbeiten.

Ihre Bildsprache und -komposition
ist wohldurchdacht und kalkuliert
und changiert oftmals zwischen
Schirfe-Unscharfe-Kontrasten, zwi-
schen Nédhe und Ferne. Die Prota-
gonisten - anonyme Privatpersonen
und prominente Vertreter aus der
Welt der Bertihmten und Reichen
- werden stets begleitet vom Ham-
burger als scheinbar stilles, beildu-
figes Attribut oder als interagieren-
des, narratives Bildelement. Wenn
die Kiinstlerin in ,, American Icon”
eine an James Dean - mit seinem
Cowboy-Hut und der Lassigkeit ei-
nes Filmheros - erinnernde Person
isoliert und in all der personlichen
Einsamkeit begriffene Individualitét
darstellt, klingen existentielle und
soziokulturelle Fragestellungen an.
Mag man beim Beispiel James Dean
bleiben, so konfrontiert die Kiinst-
lerin die Ikone des Kinos mit dem
Hamburger als stilisierte Ikone der
Alltagskultur und Lassens Strategie
wird deutlich: Beide sind sinnbild-
hafte Objekte und Produkte der pro-

fitorientierten Massenkultur. Lassen
inszeniert hier ihre Darsteller mit
unterkiihlter Eleganz vor kulissen-
artigem Hintergrund dhnlich einem
Filmstill.

Die Kiinstlerin Marcella Lassen
blickt hinter die Fassaden der Film-
und Modewelt, problematisiert die
Auswirkungen des Massenkonsums
und die Vereinzelung und Anony-
misierung des Menschen in unserer
modernen, konsum- und leistungs-
orientierten Gesellschaft. Des Weite-
ren projiziert die Malerin , ein gangi-
ges Alltagsklischee in die Sphire der
Kunst und stellt damit die grund-
sdtzliche, fiir die zeitgendssische
Kunst unserer Tage immer noch re-
levante Frage nach der Identitéit von
Ding und Abbild, von Wahrheit und
Fiktion” (Andreas Gabelmann).

Radermacher
Charity e.V.



Nathan Sawaya

In der Welt gibt es

400 Millionen Kinder,
die mit solchen Steinen
bauen. Die sind alle

meine Konkurrenten.

ill man genau sein, so startete

die Karriere des 1973 in Col-
ville, Washington, geborenen Kiinst-
lers Nathan Sawaya bereits im Jahre
1958. Der danische Tischlermeister
Ole Kirk Christiansen lieff damals
den LEGO-Stein in Kopenhagen pa-
tentieren. Es folgte ein Siegeszug des
milliardenfach produzierten Spiel-
zeugs, mit dem sich Kinder welt-
weit ihre Traumwelten bauen. So
auch ein kleiner zehnjahriger Junge
namens Nathan Sawaya. Nachdem
seine Eltern den Kauf des erwtinsch-
ten Hundes ablehnten, baute sich
Nathan aus LEGO-Steinen sein ei-
genes Haustier. , Er war zwar etwas
kantig, wie ein Boxer. Aber das war
einer dieser Aha-Momente.” Nathan
blieb seinem Hobby treu, entspannte
sich abends nach seiner Tatigkeit als
Anwalt in New York beim Spielen.
Nachdem Sawaya seine Werke auf
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Nathan Sawaya

< ,SING”, 2008
LEGO Steine
80 x 140 x 38 cm

einer eigenen Website prisentierte,
folgten Anfragen, Auftrdge und be-
geisterte Resonanz - so tauschte er
seinen Anwaltsberuf gegen ein Ate-
lier in Manhattan.

Ohne Frage erzeugt Sawaya Emo-
tionen mit seinen Skulpturen, doch
wann entsteht Kunst? Was rechtfer-
tigt Verkaufspreise von bis zu 20 000
Dollar? Die ersten Arbeiten zeugen
noch von tiberschwenglichem En-
thusiasmus - die New Yorker Brook-
lyn Bridge, der Mount Rushmore...
noch keine Kunst. Die LEGO-Steine
dienen als Basis: Es kann alles ent-
stehen. Das Material ist hart, aber
flexibel. Das Spiel mit den Farben
und das Material sind vollig neu in
der Kunst. Sawaya setzt dies einzig-
artig um: es geht nun nicht mehr um
Figuren aus dem Spielzeugland, es
geht um den Menschen selbst und
dessen eigenes Verstdndnis. Sawa-
ya stellt den Menschen als Zweifler,
Denker, Griibler und sich selbst als
ein in Frage stellendes Individuum
dar: Ein Mann baut sich aus blauen
LEGO-Steinen selbst zusammen; ein
Mann sitzt hilflos vor seinen in die
Einzelteile zerfallenden Hénden...

Diese Qualitdt hat Nathan Sawaya
in die Museen der Welt gebracht und
den Begriff des ,ready made” oder
des ,Objet trouvé” neu definiert. Er
bringt den trivialen Gegenstand des
LEGO-Steins in einen neuen Sinn-
zusammenhang, und die Erhebung
seiner Arbeit zur Kunst zeigt spiele-
rische, anarchische und provokante
Ziige. Umso sympathischer zeigt
sich sein Selbstverstindnis: , In der
Welt gibt es 400 Millionen Kinder,
die mit solchen Steinen bauen. Die
sind alle meine Konkurrenten.”




Bei meinen Bildern
finde ich es wichtig,
dass die Werke beseelt
sind. Dann ist die Zeit
endlos. Das Werk ist

fiir immer aktiv.

as Kind der Stadt” Kiddy

Citny bezeichnete Anfang
der 80er-Jahre die Berliner Mauer an
der Waldemarstrafie in Berlin-Kreuz-
berg als sein Atelier. Der gebiirti-
ge Stuttgarter, Jahrgang 1957, zdhlt
unumstritten zu den bekanntesten
,Mauermalern”.
,Die Mauerbilder entstanden, weil
Thierry Noir und ich die Mauer ad
absurdum fiihren wollten. Wir woll-
ten Berlin mit Kunst einschlieffen
und haben angefangen, hunderte
von Metern zu bemalen.” Citnys
farbintensive Arbeiten und Gemadl-
de sind Ausdruck eines positiven
Lebensgefiihls, symbolisieren eine
Welt der Poesie und die Sehnsucht
nach unabdingbarer Liebe und Ge-
meinsamkeit. Sie vermitteln einen
optimistischen Glauben an eine ver-
heiffungsvolle Zukunft.
Citny zeigt komplexe Themen wie

Frieden und Freiheit, Wille und Ver-
antwortung, Sensibilitdit und Zért-
lichkeit durch einfache Metaphern
auf. Wodurch er in bester Tradition
des Street-Art- und Pop-Art-Kiinst-
lers Keith Haring steht: Herzgesich-
ter, gekronte Haupter, die aussagen,
»dass sich jeder Mensch wie ein Ko-
nig fiihlen soll”, und das Motiv der
umarmten Weltkugel, das den Men-
schen daran erinnern soll, die Welt
zu pflegen, so Citny.

Nach dem Mauerfall werden die
Mauerbilder als Symbol der neuen
Freiheit interpretiert. Citny jongliert
mit vertrauten Verschliisselungen,
stellt den Gegensatz seiner Malerei
zur Tristesse des antifaschistischen
Schutzwalls mit malerischen Mitteln
in den Vordergrund. Er steigert dies,
indem er hieroglyphenartige Pikto-
grammzeilen (Worter oder Sitze ma-
andern um die Korper und Képfe) in
die Bildebene platziert. Der Bildduk-
tus von sprechendem Hauptmotiv
und kommentierender Kulisse ent-
spricht dem ganzheitlichen Ansatz
von Citnys Botschaften und der In-
tention, die Welt zu verbessern oder
zumindest zu einer Verbesserung

anzuregen. Der Spannungsbogen
zwischen optischer Verbalisierung
und sprechender, leicht zu entschliis-
selnder Motivik schafft eine kommu-
nikative wie positive Kreativitdt und
stofst so auf einen breiten Konsens
und 16st beim Betrachter Wohlbe-
finden und Optimismus aus. ,Bei
meinen Bildern finde ich es wichtig,
dass die Werke beseelt sind. Dann ist
die Zeit endlos. Das Werk ist fiir im-
mer aktiv. Das Nichts und das Alles
ist das Beseelte. Das aktive Leben,
das Leben im Strom ... aktiv sein ...
Energie und sehr viel Liebe zum Le-
ben. Das war ein Samen, und so kam
eine Pflanze zum Leben.”



Ich male den Mond, die
Luft, den Baum,

das Tier. Ich portritiere
die Dinge und finde

den Menschen.

alend ist man nicht hinter

einer Bedeutung her. Be-
deutung entsteht oder auch nicht”.
Die Malerin, 1966 in Bielefeld ge-
boren, portrédtiert die Dinge, die
Landschaft, die Tiere. Es sind Si-
tuationen, Bilder ohne Geschehen.
Uta Reinhardt malt eine stille Welt.
Wir sehen alltdgliche Gegenstiande
auf einem Sims: Es sind Gemilde
mit Birnen, Ferngldsern, Lampions,
Colaflaschen. Hingestellt, benutzt,
gefunden. Der Mensch ist immer
abwesend und anwesend zugleich.
Bithnenhaft, fast surreal erscheinen
die Dinge, deren Betrachter zwi-
schen Anndherung und distanzier-
tem Beobachten schwankt. Die allzu
bekannten Dinge wirken in ihrer
Isolation vor neutralem Grund un-

gewohnt fremd.
Auch die Landschaften der Kiinst-
lerin zeigen kein Geschehnis. Wald,

Vorstadt, Strafle, Hauserzeile lassen

den Betrachter das Bild passieren.
Es sind Ansichten eines Vorbeifah-
renden, kurz Verweilenden. Triigt
die Stille? Vielleicht ist gerade etwas
passiert, vielleicht passiert gleich et-
was.

Als Metapher feiert Uta Reinhardt
die Malerei: Die zu Raum und Form
gewordenen Farben balancieren
zwischen Erkennbarkeit und Ver-
fremdung. Gekonnt materialisiert
Uta Reinhardt das Licht, isoliert die
Farbe zur Abstraktion. Der Farbauf-
trag dominiert und verschwindet
im Prozess der Malerei ,, Andauernd
vergeht etwas, ist etwas noch nicht
da.”

Seit 2008 ist der Mensch in Rein-
hardts Bildern nicht nur scheinbar,
sondern tatsdchlich anwesend. Die
Bildfolge , Gefdhrten” zeigt zwei Fi-
guren, die formal auf der Bildfliche
vereint sind, doch einzeln bleiben;
sie sind nebeneinander, weniger
miteinander. Wie die Dinge auf dem
Sims lassen sie die Welt passieren.
Das Fernglas und das Buch verwei-
sen auf das Unsichtbare im Bild und
begleiten die Gefdhrten in den ver-

schiedenen Situationen und Stim-
mungen. ,Ich male den Mond, die
Luft, den Baum, das Tier. Ich portra-
tiere die Dinge und finde den Men-
schen.” Mag es um die Erkenntnis
und die Bedeutung gehen.

Seit 2000 arbeitet Uta Reinhardt in
Miinchen und Berlin.

WEINGUT ERICH«WALTER POLZ
SEIT 1912



Dorothea Hilti

Oft habe ich das
Gefiihl, dass sich
ein Bild selbst malt
und einer eigenen

verborgenen

Logik folgt.

Die Malerei der 1947 in Basel
geborenen Kiinstlerin ist emo-
tional, personlich und expressiv.
Sie entsteht aus unmittelbaren Im-
pulsen, Stimmungen und Gefiihlen
heraus, ohne eine konkrete Vorstel-
lung des zu realisierenden Bildes im
Sichtfeld zu haben. Jackson Pollock
bezeichnete die Leinwand als eine
Arena, in der eine Aktion stattfinden
sollte. Fur Hilti ist der Bildtréger
der Austragungsort ihres Tempera-
ments und ihrer kreativen Energie.
,,Oft habe ich das Gefiihl, dass sich
ein Bild selbst malt und einer eige-
nen, verborgenen Logik folgt. Ma-
lerei ist etwas, was ich mit meinem
gesamten Korper erfahre, und ich
fiihle mich dabei als passiven Teil
des Ganzen, wie ein Katalysator.”

Die Farbe als unverzichtbares Aus-
drucksmittel wird aus der Vogelper-
spektive und von allen Seiten her auf
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< ,Farbentanz”, 2008
Acryl auf Noppenplastik
120 x 120 cm

den am Boden liegenden Malgrund
geschleudert, getropft, gespritzt und
geschiittet. Dazu werden alle mog-
lichen Hilfsmittel benutzt: Pinsel,
Farbflaschen, Spachtel oder Loffel.
Das selbststandige Wirken und Ver-
mischen der Farben und Linien, der
Formen und Kompositionen sind
ganz im Sinne des ,Action Pain-
tings” zweitrangig. Im Vordergrund
stehen die Aktivitidt und der kiinstle-
rische Prozess.

Das verstandesmiflige Bewusstsein
wird bisweilen ausgeschaltet und
durch reine Expression ersetzt. , Fiir
mich ist es so, als entstiinden die Bil-
der aus einem organischen Chaos
heraus. Durch das gezielte Ausfiil-
len von Flachen und Herausarbeiten
von unterschiedlichen Schichten ent-
steht dann Ordnung. Der individu-
elle Entstehungsprozess muss aber
nicht notwendig diesen Weg gehen.
Es kann auch beim Chaos oder ei-
nem zumindest harmonischen Cha-
os bleiben.”

Dorothea Hiltis (Euvre zeichnet sich
durch eine schier unerschopfliche
Experimentierfreude und dem Aus-
loten der unterschiedlichsten Mate-

rialien und Techniken aus. Als Mal-
griinde dienen Bretter, Rinden oder
Plastik. Noppenfolie und Papiere
werden zu Reliefs und Kraterland-
schaften drapiert und zu Farbgebir-
gen innerhalb der Collagen aufge-
tlirmt.

So selbstbewusst und intuitiv sich
Hiltis kiinstlerisches Schaffen pra-
sentiert, so auch ihre Erwartung an
den Betrachter: ,Bei der Wahrneh-
mung von abstrakten Bildern sieht
das virtuelle oder geistige Auge un-
terschiedliche Dinge, Menschen, Ge-
sichter, Tiere, Pflanzen usw. Damit
entsteht eine gewisse Gegenstand-
lichkeit. Viele erfreuen sich auch
einfach an der Energie, die im Bild
steckt. Ich geniefse die Freiheit, nie-
mandem gefallen zu miissen.”

IEI TELIS FINANZ®
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Christine Miiller

Gelerntes steht oft
im Widerspruch
zur Kreativitit,
denn das Wesen des
Gelernten ist eher

reaktiv als kreativ.

ie Kiinstlerin Christine Miiller

definiert ihre Arbeit als intuitiv,
als ,, bewusst unbewusst” und nutzt
neben der Klassischen Musik die
Meditation als inspirierendes Mo-
ment. , Wahrend der Meditation 16st
man sich bewusst immer mehr von
der dufieren Umgebung, man befin-
det sich also gewissermafien in ei-
nem anderen Bewusstseinszustand,
einem eher unbewussten Zustand.
Esist eine Art anderes Leben, in dem
man alles Gelernte, Erlebte und Ver-
gangene ablegt und gewissermafien
zur Essenz zuriickkehrt.” Miiller
manifestiert in ihrer informellen, ab-
strakten Malerei ein moglichst reines
Abbild des Unbewussten und der
Seele - fernab aller akademischen
Farblehren, Proportions- und Kom-
positionsregeln. Denn ,Gelerntes
steht oft im Widerspruch zur Kreati-
vitidt, denn das Wesen des Gelernten
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<, Vamos a ver”, 2010
Mischtechnik auf Leinwand
225 x 205 cm

ist eher reaktiv statt kreativ.” Wenn
Miiller als Medium und als Werk-
zeug schopferischer Krifte vor der
Leinwand mit dieser in einen Dialog
tritt, geschieht dies ohne kiinstleri-
sches Kalkiil und Verstandeskont-
rolle. Parallelen zu Sigmund Freud
oder die ,écriture automatique” der
Surrealisten erscheinen offenkun-
dig.

Miillers Arbeiten faszinieren durch
ihre farbliche Brillanz und Intensitit.
Die auffillig starken und leuchten-
den Kontraste schaffen amorphe Ge-
bilde und lebendige Farbrdaume, die
durch weifie und hellgraue Partien
unterbrochen und beruhigt werden.
Mittels der zeichnerischen Elemente
von schwarzen Linien und hellen
Schraffuren, die mit einem Pinsel-
stiel in die Farbe hineingeritzt wer-
den, gestaltet Miiller differenzierte
und unerschopfliche Bildstruktu-
ren. Wahrend des Malens bleibt die
Kiinstlerin nah vor der Leinwand
stehen - kein Zuriicktreten, kein
Uberpriifen und Kontrollieren. , Al-
les basiert im Grund auf einer gehei-
men universellen Ordnung. Daher
ist jeder Strich, der nicht durch den

Verstand oder eine Vorgabe gesteu-
ert wurde, ein Teil dieser universel-
len Ordnung. Er ist nicht gemacht...
ER IST!"

Christine Miiller verzichtet zuneh-
mend auf die Betitelung ihrer Ar-
beiten; wenn doch, dann entstehen
diese spontan wihrend des Entste-
hungsprozesses oder nachtraglich.
Die poetischen Titel rufen beim Be-
trachter Assoziationen oder die Su-
che nach einer Gegenstdndlichkeit
hervor. Doch die Kiinstlerin will
den Betrachter nicht lenken, son-
dern auffordern, das , Bilderritsel”
fur sich selbst zu 16sen. ,,Es geht mir
um den Moment des Malens, nichts
weiter. Manchmal machen die Han-
de etwas, dass ich heulen konnte
vor Gliick und Freude. Das ist der
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Pavel Sticha

Die von der Natur
geschaffenen
Skulpturen, modelliert
durch Wind, Wasser,
Sonne und Sand,
tiberwiltigen durch
ihren Formen- und

Farbreichtum.

ragt man nach Stimmen zu den

Fotografien des 1942 in Prag
geborenen Pavel Sticha, so bezeich-
net man ihn ,als leisen Zauberer
des Augenblicks”, als ,humorvollen
Menschen, der seine Kamera zum
Zwinkern bringt”, als ,nicht nur
witzig, sondern auch menschlich”.
Seine Bilder besédfien eine poetische
Kraft in ihrer aufiergewochnlichen
Interpretation von Natur und Leben
und ,verkorpern die besten Traditi-
onen der internationalen humanis-
tischen Fotografie.” Der Betrachter
spurt die einzigartige Magie zwi-
schen Motiv und Fotograf; sptirt die
Liebe und sensible Intuition Stichas
fir die Besonderheiten der kleinen
Augenblicke. Mehr als 50 Lander
hat der Fotograf wéahrend seiner
Laufbahn bereist und ist zum bild-
nerischen Sammler geworden und
nicht zum Jéger. Sticha sucht seine
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Pavel Sticha

< ,Amerika”

Farbfotografie auf Aluminium unter Acryl
100 x 140 cm

Motive nicht, viel eher scheinen die-
se ihn zu finden und offenbaren sich
in ihrer Leichtigkeit, Zwanglosigkeit
und humorvollen Befindlichkeit. Be-
eindruckend zeigen sich die Land-
schafts- und Panoramaaufnahmen.

Die ,Made by Nature”-Fotografien
mogen den Studwesten Amerikas
nicht zwangsldufig eben entdecken,
vielmehr definieren sie aber unsere
Sichtweise auf die Motive der Wiis-
tengebiete neu. Die von der Natur
geschaffenen Skulpturen, model-
liert durch Wind, Wasser, Sonne und
Sand, tiberwiltigen durch ihren For-
men- und Farbreichtum, erscheinen
bizarr und faszinierend. Der Foto-
graf riickt nicht die Momentauf-
nahme des Naturerlebnisses in den
Vordergrund, sondern verfiihrt uns
mit seinem personlichen Blickwin-
kel auf die Motive zu immer neuen
Entdeckungen und Geheimnissen.
Fast meint man in den Fotos seines
Saguaro-Kaktus-Portfolios, entstan-
den in der Sonorawiiste, menschli-
che Gesichter, Umarmungen, Hande
und winkende Arme zu erkennen.

Besonders deutlich wird Stichas Be-
geisterung fiir seine Protagonisten

auch in seinen Impressionen vom
Menschen in seinen personlichen
und sozialen Begegnungen. Der Fo-
tograf inszeniert nicht, sondern be-
obachtet und ldsst seinen Akteuren
freies Spiel. Stets mit einem Schmun-
zeln errichtet Sticha den Menschen
in jeder seiner Fotografien ein liebe-
volles Momentmal.

Seit 1968 lebt und arbeitet Pavel
Sticha in Berlin, publizierte zahlrei-
che Bildtextbdnde (u.a. ,Berlin &
Sanssouci”, ,Erfolg ist kein Zufall”,
,Ich bin ein Berliner - ich bin Opti-
mist”) und hat sich als Verleger der
Edition P. & P, Sticha” international
etabliert. Unternehmen wie BMW,
die Deutsche Post, Lufthansa, Messe
Berlin, Sony, Deutsche Bank, Audi
und Schering zghlen zu seinen Kun-
den. 2009 sahen tiber 50.000 Besucher
die Ausstellung Made by Nature im
Automobilforum Berlin.



