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Vorwort

Im Herbst 2000 wurde die Ausstellungsreihe yMinimalism and After¢ als einer der
Schwerpunkte der langfristigen Ankaufsplanung fiir die Daimler Art Collection konzipiert.
Heute sehen wir, dass wir den wichtigsten Trend des Ausstellungsjahres 2004
vorweggenommen haben. Mehrere groBe Museumsausstellungen zwischen Los Angeles,
Houston, New York und London - hervorzuheben A Minimal Future« und beyond geometryt in
Los Angeles - widmen sich aktuell dem Minimalismus und der Geometrischen Abstraktion als
einem wesentlichen Phanomen in Europa und den USA um 1960. Viele Namen, denen man
dort begegnet, waren zuvor in den Ausstellungen der Daimler Art Collection in Berlin,
Karlsruhe, Detroit und Pretoria zu sehen.

Drei Charakteristika unserer Ausstellungsreihe, die bei manchen mitunter Fragen aufwarfen,
finden in den aktuellen GroBausstellungen ihre Bestatigung. Das betrifft zunachst die
Positionierung von Minimalismus und Geometrischer Abstraktion als eigensténdige
kinstlerische Phdnomene neben der klassischen Minimal Art. Daruber hinaus werden
europaische und amerikanische Entwicklungen nicht langer streng getrennt untersucht.
Unsere Ausstellungsreihe yMinimalism and After( griindet in der Uberlegung, dass eine



transatlantische Wirkungsgeschichte abstrakt-geometrischer, reduzierter Bild-/Objektformen
neu zu entdecken ist. Diese Wirkungsgeschichte nimmt ihren Ausgang mit der Emigrations
von Bauhaus und Konstruktivismus in den 1930er Jahren und deren Rezeption in den USA.
Sie flihrt in den 1950er Jahren lber den Dialog amerikanischer Vorformen des Minimalismus
mit Entwicklungen von Zero und Neuen Tendenzen in Europa. Kulminationspunkt sind um
1960 die parallelen Ausformungen einer minimalistischen Bildkonzeption auf beiden Seiten
des Atlantiks.

Von besonderer Bedeutung schlieBlich fir unsere Reihe yMinimalism and Afterc ist die
programmatische Einbeziehung der zeitgendssischen Kunst, wie es allerdings aktuell nur die
Schau des New Yorker Guggenheim, )Singular Forms (Sometimes Repeated)s, vergleichbar
unternommen hat. Das zeitgendssische Aufgreifen der oben beschriebenen
Wirkungsgeschichte und die Rickbesinnung auf viele heute zu Unrecht vergessene
Kiinstler/innen ist aus unserer Sicht insofern relevant, als eine kontinuierliche Diskussion der
asthetischen, politischen und formalen Grundlagen des Minimalismus als ein Movens der
Gegenwartskunst zu beobachten ist. Dass die interessantesten Vertreter in Design und
Architektur ebenfalls eine hoch differenzierte, auf Pramissen von Mies van der Rohe bis
Donald Judd zuriickgreifende Formensprache entwickelt haben, sei hier am Rande erwahnt.

Schwerpunkt in yMinimalism and After Il sind amerikanische und deutsche Kiinstler/innen
im Dialog. Insgesamt werden 27 kinstlerische Positionen mit rund 60 Werken aus funf
Jahrzehnten in unserer aktuellen Ausstellung vorgestellt. Amerikanische Grenzpositionen
zwischen Neokonstruktivismus und Vorformen des Minimalismus in der Nachfolge von
Bauhaus, Mondrian und Suprematismus sind in unserem Kontext mit zwei Malern der
Westkste vertreten, Karl Benjamin und Frederick Hammersley. Beide waren 1959 in der vom
Los Angeles County Museum of Art organisierten, wegweisenden Ausstellung »Four Abstract
Classicists( vertreten - neben John McLaughlin, den wir 2003 vorgestellt haben. Als Ruckgriff
in die Frihzeit abstrakter Bildprogramme in den USA zu lesen sind zwei Quilts (entstanden
1895 bzw. 1935) der Amish People. Wichtige Vertreter des Minimalismus im New York der
1950er/1960er Jahre waren Alexander Liberman, llya Bolotowsky, Al Held, Oli Sihvonen und
Jo Baer, eine der wenigen herausragenden Frauengestalten in diesem Kreis. Ein zeitlich
paralleles Feld europdischer Kunstentwicklungen ist mit den Werken von Poul Gernes,
Hartmut Bohm, Erwin Heerich, Christian Roeckenschuss und Lothar Quinte in unserer



Ausstellung prasent. Den Ubergang von den 1960er Jahren zu aktuellen internationalen
Tendenzen markieren das schlichte Streifenbild von Andreas Brandt, das singulare
Wandobjekt und die Videoarbeit von Absalon, das konzeptuelle Bildobjekt Thomas Lochers
sowie die minimalistischen Zeichnungsfolgen der 1990er Jahre von Hartmut Béhm und
Helmut Federle.

Die fir diese Ausstellung ausgewahlten Werke junger deutscher und amerikanischer
Klnstler/innen spiegeln die in den frihen Werken angelegte Grenziberschreitung
Konstruktivismus - Geometrische Abstraktion - Minimalismus wieder. Den konstruktiv-
geometrischen Pol vertreten hier vor allem die Amerikaner Douglas Melini und John Tremblay,
auf europdischer Seite Jens Wolf und Beat Zoderer. Die Traditionslinie des minimalistischen
Bildobjekts wird zeitgendssisch weiter verfolgt im Werk der Deutschen Gerold Miller und
Anselm Reyle sowie im glanzenden Finish der Objektbilder des New Yorkers Vincent Szarek.
Die Architekturbilder Ascan Pinckernelles schlieBlich vermitteln in unserem Kontext die in den
1960er Jahren wurzelnden, idealistischen Architekturentwirfe von Erwin Heerich mit den
minimalen Strukturen einer Michelle Grabner. Tadaaki Kuwayama und Yuji Takeoka
reprasentieren exemplarisch reduktionistische Bildkonzepte japanischer Provenienz.



Rede zur Erdffnung der Ausstellung Minimalism and After Ill,

Daimler Contemporary, 2. September 2004

Meine sehr geehrten Damen und Herren,

»lch bin total desinteressiert an européaischer Kunst und glaube, es ist vorbei damitg,
proklamiert 1965 Donald Judd. Und Frank Stella, wie Judd einer der Begrinder der
klassischen Minimal Art, stellt zwar 1964 in einem gemeinsamen Interview mit Bruce Glaser
seine Verbindung mit der geometrischen Abstraktion nicht in Frage, unterstreicht allerdings
auch seine Distanz zu den Vorlaufern: »Obwohl sie diese grundlegenden Schemata
verwendeten, hat das trotzdem nichts mit meinen Bildern zu tun. Ich finde die gesamte
europaische geometrische Malerei - sozusagen die Nachfolger von Max Bill - an sich eine
Kuriositat, ziemlich trostlos.« (Zit. nach Gregor Stemmrich, Minimal Art, Dresden 1995, S. 36)
Viele spatere Interpreten sind Judd und Stella in dieser Behauptung abrupter Loslésung der
amerikanischen Kunst von européischen Traditionslinien gefolgt und verbanden damit das
Postulat, mit der klassischen Minimal Art eine rein amerikanische Kunstrichtung begriindet zu
haben. Die zeitgleichen theoretischen Schriften von Kinstlern wie Judd, Andre, LeWitt oder
Morris aber sprechen auch eine ganz andere Sprache, sie sind durchzogen von Huldigungen
an europaische und russische Kiinstler der klassischen Moderne: Entscheidend fiir alle
Festlegungen der Minimal oder Cool Art sei die Auseinandersetzung mit Mondrian und
Malewitsch, Pevsner und Gabo, Albers (den Dan Graham als Vorldufer von Sol LeWitt sieht)
und immer wieder: Brancusi (iber den Robert Morris seine Dissertation schrieb) gewesen. Als
geistesverwandt wird von den amerikanischen Minimalisten auf européische Kiinstler wie
Yves Klein (von dem Stella schon Anfang der 1960er Jahre ein Bild besaB) und Enrico
Castellani, Vasarely und Vantongerloo verwiesen. Und als schdner )Schlussstein( sei erwahnt,
dass Donald Judd einen neuen Ausstellungsraum auf dem Gelande seiner Chinati Foundation
1988 mit einer Einzelausstellung Richard Paul Lohses erdffnet, der Ersten, wie er stolz
vermerkt, in Nordamerika (Vgl. Donald Judd, Architektur, Minster 1989, S. 90). AnschlieBend
zeigt Judd am gleichen Ort Zeichnungen von Jan Schoonhoven.

In einer umfassenden Studie zur Sammlung Panza di Biumo, eine der friihen europdischen
Minimal und Concept Art Sammlungen, hat Germano Celant eine fiir den Zusammenhang mit



unserer Ausstellung yMinimalism and Afterc aufschlussreiche These formuliert. Celant,
langjahriger Kurator am Guggenheim Museum New York, sieht die radikale Umwertung des
Begriffs vom Kunstwerk in Minimalismus und Konzeptkunst in den Bildern derLogic Color
Paintersc der 1950er Jahre grundgelegt und er relativiert damit die oft wiederholte Aussage,
die Minimal Art sei ein rein amerikanisches Phanomen gewesen. Die Betonung von Verstand
und Intentionalitat, die Herleitung eines logischen Bildkonzepts aus dem russischen
Konstruktivismus und dem holldndischen Neoplastizismus, die Propagierung einer rationalen
Mechanik des Malens, die Auseinandersetzung mit der Funktion von Kunst und mit ihren
prozeduralen Mitteln - all diese Vorgaben derLogic Color Painters( seien von der
Klnstlergeneration der 1960er Jahre aufgegriffen und radikalisiert worden. Beispielhaft nennt
Celant die Namen der Kinstler Reinhardt, Newman, Albers, Kelly, Bill und Lohse (Vgl. Kat.
Ausst.: Das Bild einer Geschichte 1956 /1976, Dusseldorf 1980, S. 37).

Ad Reinhardt neben Max Bill - dieser liberraschenden Namhaftmachung geistiger
Zeitgenossenschaft entspricht in unserer Ausstellung etwa die Nachbarschaft friiher Vertreter
eines konstruktiv verankerten Minimalismus wie Roeckenschuss oder Heerich und ihrer
amerikanischen Pendants Jo Baer, Libermann oder Bolotowsky. Hinzu kommt, dass die
Behauptung eines radikalen Bruchs mit der europaischen Tradition im Rickblick durch die
Vorstellung eines fortwirkenden geistigen Dialogs Europa - Amerika ersetzt werden muss. Es
sind die groBen Namen der europdischen Immigranten an den amerikanischen Hochschulen,
die in den 1940/50er Jahren einer jungen Kunstlergeneration den selbstbewussten Umgang
mit dem Vokabular der abstrakten Avantgarden lehren. Um die bekannten Fakten hier kurz
Revue passieren zu lassen: 1933 kommt Albers nach Amerika und préagt durch seine
Lehrtatigkeit am legendaren Black Mountain College in North Carolina bis 1949 die junge
Kunst der USA. Ihm folgen in den 1940er Jahren Fritz Glarner, Laszl6 Moholy-Nagy, Herbert
Bayer und Piet Mondrian. In den 1950er Jahren kommen Walter Gropius, Marcel Breuer, Mies
van der Rohe und sie werden - wie vor ihnen anderenorts Ozenfant, Archipenko oder Hans
Hofmann - zu wegweisenden Lehrergestalten in Chicago und Cambridge.

Ein dritter Aspekt des kiinstlerischen Dialogs Europa - Amerika im Feld reduziert-
geometrischer Bildformen ist mit der Ausstellungsgeschichte der ersten Halfte der 1960er
Jahre gegeben. Gemeint sind jene Jahre, bevor die Minimal Art von New York ausgehend mit
der Ausstellung gleichen Titels 1968 im Den Haags Gemeentemuseum und mit )Kompas 3¢ in



Eindhoven fiir Europa kanonisiert und auf die Namen von amerikanischen Kinstlern reduziert
wird. Die zwanglose Nachbarschaft europaischer und amerikanischer Spielformen von
Konstruktivismus, Hard Edge, Minimalismus, Post Painterly Abstraction, Op Art und Zero
beginnt Anfang der 1960er Jahre in Galerien wie Sonnabend in Paris, Hans-Jurgen Mller in
Stuttgart oder Schmela in Disseldorf. Institutionell stehen in dieser Reihe etwa die
Ausstellungen Signalec in Basel 1965 (Kelly neben Pfahler, Noland neben Mattmdiiller), yInner
and Outer Space( im Moderna Museet Stockholm 1965 (Albers und Castellani neben Judd,
Morris und Stella; Mack, Manzoni und Piene neben Francis, Noland und Newman), Kunst-
Licht-Kunst( im Stedelijk van Abbemuseum Eindhoven, yFormen der Farbe( in Amsterdam,
Stuttgart und Bern 1966 (Lenk und Lohse neben Liberman und Louis; Quinte und Vasarely
neben Noland und Stella) oder )Serielle Formationeng, kuratiert von Paul Maenz und Peter
Roehr in Frankfurt 1967 (Andre, Flavin und Judd neben Henderikse, de Vries und Luther;
LeWitt, Agnes Martin und Warhol neben Kolar, Riley, Schoonhoven und Uecker).

Von diesem in den 1940er Jahren einsetzenden und modifiziert fortgefiihrten Dialog Europa -
Amerika Uber neue Formen der Reduktion, der Minimalisierung kinstlerischer Mittel, der
Ubergénge vom Bild zum Objekt, vom Objekt in den Raum mdchte unsere Ausstellung einen
kleinen Ausschnitt vermitteln. Der zeitliche Auftakt eines solchen versuchsweise inszenierten
Dialogs im dritten Teil unserer Reihe yMinimalism and After« ist mit einer Gruppe von Bildern
im Hauptraum gegeben. Uber mehr als zehn Jahre hat Alexander Liberman, beriihmt
geworden als langjahriger Art Director der Zeitschrift \Wogue, an einer Serie von Kreisbildern
gearbeitet. Unsere Erwerbung aus dem Jahre 1959 steht schon am Abschluss dieser akribisch
entwickelten Bildfolge, der im Werk von Liberman leuchtend rot bemalte, abstrakte
Skulpturen fur den 6ffentlichen Raum parallel gehen.

Darf man bei Liberman einen Nachhall der Elementarformen des russischen Suprematismus
annehmen, so fallt bei den hier benachbart gehéangten Bildern von Benjamin, Hammersley und
Bolotowsky das Fortwirken der Prinzipien von De Stijl und Josef Albers ins Auge. Andere
Akzente setzen die Bilder von Jo Baer und Al Held auf der gleichen Wand. Jo Baer erweitert
den monochromen Bildkorper der Minimal Art um eine ornamental schwingende, das Bild als
Raumkdrper definierende Linie; Al Held verknipft die Idee des monochromen, leeren
Bildfeldes mit Elementen der friihen Pop Art, insofern als man in den zeichenhaften
Setzungen des Bildes die Abbreviatur einer Zahl oder eines Buchstabens erkennen darf.



Interessant sind im Vergleich der genannten Arbeiten mit den zeitgleichen Werken von Quinte
und Gernes die unterschiedlichen Ansatze, das Bild in seiner Objekthaftigkeit zu betonen: Das
Bild wird anti-illusionistisch auf seine logische Flachenhaftigkeit reduziert und gleichsam als
Ausschnitt aus einer umfassenderen raumlichen Bildidee aufgefasst.

Gemeinsam ist den hier gezeigten Reprasentanten amerikanischer, reduktionistischer
Malerei, dass sie am Anfang stehen bzw. Teil der Entwicklung und Ausbildung dessen sind,
was wenig spater als spezifische amerikanische Auspragung des Minimalismus hervortritt.
Die Kalifornier Benjamin und Hammersley waren 1959 in Los Angeles in der Ausstellung yFour
Abstract Classicist« vertreten, zusammen mit John McLaughlin, den wir im vergangenen Jahr
hier vorgestellt haben. Diese wegweisende Ausstellung bestimmte die Parameter fir eine
nachfolgende Kinstlergeneration an der amerikanischen Westkiiste, mit Namen wie David
Novros, Paul Mogensen, John McCracken, Craig Kauffmann, Robert Irwin, Judy Chicago oder
Larry Bell, die bereits der Hochzeit des Minimalismus zugerechnet werden. Al Held war 1962
in der wegweisenden Ausstellung \Geometric Abstraction in America« des New Yorker
Whitney Museums vertreten und war als einer der wenigen Maler immer wieder im Umfeld
der Minimal Art prasent. Jo Baer schlieBlich zahlt neben Anne Truitt, Judy Chicago und Patricia
Johanson in New York bzw. Hanne Darboven und Charlotte Posenenske in Deutschland zu
den wenigen herausragenden Frauengestalten des Minimalismus.

Auf der gegenlberliegenden Wand im Hauptraum haben wir Werke der Deutschen Hartmut
Bohm, Erwin Heerich, Lothar Quinte und Christian Roeckenschuss zusammengefihrt, die
jeweils individuell wesentliche Beitrage zur Entwicklung eines reduzierten, seriell konzipierten
Bildobjekts in Deutschland beigetragen haben. Das zeitlich friiheste Werk in dieser
Konstellation ist das Faltbild von Lothar Quinte aus dem Jahr 1968. In dem von Monochromie
und Farbverlaufen gepragten Werk von Quinte steht die kleine Gruppe der Faltbilder singular
da. In unserem deutsch-amerikanischen Dialog, scheint Quintes farbig subtil nuanciertes
Raum-Bild als Antwort auf die elegante Bild-Skulptur Jo Baer’s lesbar.

N&her am klassischen Erscheinungsbild des Minimalismus mit seinen strengen kubischen
Formvariationen und den expliziten Raumbezigen sind die Arbeiten von Hartmut Bohm und
Erwin Heerich. Bohm kommt Uber logisch-mathematische Konstruktionen zu seinen
Wandarbeiten, Heerich dekliniert sein geometrisches Forminventar aus der Perspektive
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naturahnlicher Morphologien, um tber die Schritte Zeichnung, Entwurf, Modell schlieBlich zu
seinen groBen Begehbaren Skulpturen zu gelangen. Wie die Arbeit von B6hm und Heerich so
wurzelt auch die nunmehr Gber fast vier Jahrzehnte entwickelte Konzeption vertikaler
Farbbahnen von Roeckenschuss in den offenen Bildkonzepten der 1960er Jahre.

Unter den vielen Ausstellungen, die in diesem Jahr zwischen Los Angeles und London zu
Minimalismus und Geometrie als Phdnomene der Nachkriegsavantgarde zu sehen sind, hat
nur das New Yorker Guggenheim den Schritt gewagt, diese Traditionslinie bis in die
Gegenwart weiter zu verfolgen. Wie vielfaltig aber die Rezeption des Minimalismus in der
zeitgendssischen Kunst ist, davon wollten - und wollen aktuell - die mittlerweile drei Teile
unserer Reihe yMinimalism and After« einen Eindruck geben. Ein solcher Dialog historischer
und aktueller Positionen bildet daher auch den Auftakt dieser Ausstellung, und zwar mit dem
raumsprengenden Bild von Oli Sihvonen aus dem Jahr 1968, den poppigen Farbkreisen von
Poul Gernes aus dem gleichen Jahr und dem in 2004 entstandenen, monumentalen
schwarzen total object von Gerold Miller. Die Thematik des eleganten, schwarz-weiB-roten
Kreisbildes von Alexander Liberman aus dem Jahr 1959 kehrt in dieser Konstellation als ein
nachgerade explosives Gemisch aus minimaler Gestalt, farbiger Opulenz und korperhafter
Prasenz des Bildobjektes wieder.

Von den rein fir dekorative Zwecke konzipierten, wilden Farbkreisen eines Gernes und den
lackglanzenden Oberflachen eines Millers ist es dann ein nahe liegender Schritt zu den
Werken von Absalon, Vincent Szarek und den Amish People, die einander benachbart gehangt
auf der anderen Seite des Rundgangs begegnen. Ein Stick erlaubte Dekoration fur die
ansonsten ganz schmucklosen Wohnrdume der Amish People im amerikanischen
Pennsylvania waren die so genannten Quilts. Die gelegentlich als Gemeinschaftswerk
mehrerer Frauen gewebten Bildteppiche beziehen sich auf Formen und Muster aus der Natur
und wurden jingst vom New Yorker Whitney Museum als spezifisch amerikanischer Weg zu
Bildformen der Abstraktion gewurdigt. Wir haben sie hier integriert, weil viele amerikanische
Kunstler des 20. Jahrhunderts diese Modifikationen angewandter Ungegenstandlichkeit als
wichtige Anregung angesehen haben. Dies gilt in unserer Ausstellung etwa fir zwei
zeitgendssische Positionen: Michelle Grabner bezieht sich mit ihrer Form von Abstraktion



unmittelbar auf Muster von Heimtextilien; Douglas Melinis Bilder funktionieren wie ein
Patchwork abstrakter Muster unterschiedlicher Texturent.

Ein Sprung in die Gegenwart: der junge New Yorker Bildhauer Vincent Szarek nahm 2003 von
uns den Auftrag an, sich kiinstlerisch mit dem SLR, dem Mercedes-Benz Sportwagen der
Luxuskategorie, auseinanderzusetzen. Entstanden sind neben Studien und Entwirfen diese
zwei Wandobjekte hier in der Ausstellung. Szarek hat Teile des Automobildesigns im
Computer bearbeitet und diese )getuneten« Elemente dann wieder in einer selbst
entwickelten FertigungsstraBe, wie Prototypen eines Serienwagens, produziert. Im Ergebnis
rufen die gecoverten lkonen des Automobildesigns Erinnerungen auf an die lackglanzenden
Skulpturen der kalifornischen Minimalisten Craig Kaufmann und John McCracken der 1960er
Jahre hervor.

Im Grenzbereich von minimalistischer Form und funktionalem Gebrauch bewegen sich auch
die Skulpturen des jung verstorbenen israelisch-franzdsischen Kiinstlers Absalon. Seine
Wohnzellen waren als temporére Aufenthaltsorte fir den Kiinstler konzipiert, die er sich auf
groBen offentlichen Platzen aufgestellt dachte. Wahrend unser Wandobjekt eine puristisch-
zeichenhafte Vorstellung solchen yWohnens in beweglichen Schachteln« gibt, zeigt das Video
den Kunstler in einer performancedhnlichen Situation als Teil seiner Skulptur.

yZurick zu den Grundlagen des Minimalismusy, yback to the roots¢ scheinen nach solchen
Ausfligen in die Gefilde von Design, Architektur und Dekoration die Zeichnungsfolgen in
unserem Grafischen Kabinett zu signalisieren. Von Erwin Heerich konnten wir eine 1990
entstandene Folge von Zeichnungscollagen erwerben, die das morphologische Moment seiner
strengen Konstruktionen veranschaulicht. Wahrend Heerichs minimale Variationen um Flache,
Korper und Raum in konkrete Architekturen minden, wie er sie fir die Insel Hombroich bei
Neuss geschaffen hat, geht der junge Berliner Kiinstler Ascan Pinckernelle von existenten
Architekturen aus. Er beobachtet diese mit Fotos und Skizzen zu verschiedenen Tageszeiten
und Ubersetzt das Ergebnis seiner Studien wiederum in akribische Tuschzeichnungen.
Vermittelnd zwischen Heerich und Pinckernelle stehen die seriellen Zeichnungen von Helmut
Federle, eigentlich sind es tagebuchartige Linien-Meditationen, an denen der Kinstler seit
rund zehn Jahren arbeitet.

Cover-Versionen konstruktiv-minimalistischer Klassiker - die Musikbranche hat fir die
publikumswirksame Fusion bekannter Hits den krude-schonen Begriff des »Bastardpopt
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gepragt - so oder ahnlich kénnte man vielleicht die Werke im hinteren Bereich unserer
Ausstellung Ubertiteln. Das gilt ganz augenscheinlich fir Jens Wolfs freie Bearbeitungen von
Josef Albers squares, etwas versteckter fiir die Wandpaneele und die Lampe von Anselm
Reyle, die im DDR Design das klassische Vokabular der Minimal Art auffinden. Die horizontale
Kette rot konturierter Ovalformen des New Yorkers John Tremblay verbindet die Idee eines
seriellen organischen yWachstumsc einer Bildform mit einem Verweis auf die friihen b/ps von
Richard Artschwager. Die Bildsprachen des Konstruktivismus kehren bearbeitet und mit
zeitgendssischem Sound versehen in den Bildern von Beat Zoderer aus der Schweiz und
Douglas Melini aus New York wieder.

Wie hat Joseph Kosuth so schon formuliert? Das Werk eines Kiinstlers aus der Vergangenheit
werde dann wieder zum Leben erweckt, wenn ein Aspekt seiner Arbeit flr einen jungen
Klnstlerbrauchbar¢ wiirde. Auch von solchen Dialogen Gber Zeiten und Raume hinweg
erzahlt unsere Ausstellung.

(aus der Publikation yMinimalism and After llls, Stuttgart/Berlin 2004, S. 2-3; 6-10. Die
Publikation kénnen Sie im Onlineshop erwerben.)
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