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Das Licht als malerisches Thema, Objekt und Rauminstallation 1950 bis heute.
50 Kinstlerinnen und Kinstler mit rund 80 Werken
aus der Daimler Art Collection
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Nach den medialen Experimenten mit Licht, Bewegung und technischen
Bild-Konstruktionen in den 1910er/20er Jahren sind es vor allem die
Vertreter der europdischen  Zero-Avantgarde, die Licht in
unterschiedlichster Weise in ihre Bilder, Objekte und Skulpturen
einbringen. Kunstlerinnen und Kinstler aus den Zentren Dusseldorf,
Amsterdam, Paris, Mailand setzen um 1960 lichtbrechende
Rasterflachen, Reflektionen, Lichtspiegelungen, rotierende Lampen und
kinetische Lichtobjekte ein. Parallel arbeiten Vertreterinnen und
Vertreter einer abstrakt-lyrischen, reduzierten Malerei daran, die
Verschrankung von Licht und Bildraum auch rein malerisch oder
graphisch umzusetzen. In den 1970er/80er Jahren erweitert sich das
Feld um Neonobjekte, abstrakte Monitorbilder, konzeptuelle Lichtregie
oder temporéare Installationen im offentlichen oder Naturraum. Diese
Breite des Spektrums und des Experimentierens ist bis in die
internationale Gegenwartskunst zu verfolgen, die gleichwohl zu ganz
eigenen Losungen kommt unter Einbeziehung zeitgendssischer
Technologien. Die Ausstellung zeigt rund 50 Kinstlerinnen und Kinstler
aus 15 Landern mit etwa 80 Werken aus dem Zeitraum 1950 bis heute.

Ulrich Erben, Lichtraum, 1972

Teilnehmer Kinstlerinnen und Kinstler aus der Daimler Art Collection:
Absalon (F), Yaacov Agam (IL), Leonor Antunes (PT), John M. Armleder
(CH), Anna Beurer (D), , Madeleine Boschan (D), Martin Boyce (GB),
Erdmut Bramke (D), lan Burn (AUS), Cody Choi (KOR), Ulrich Erben (D),
Sergio Fermariello (1), Ossi Fink (D /1), Sylvie Fleury (CH), Karl Gerstner
(CH), Walter Giers (D), Martin Gostner (A), Konstantin Greic (D), Jan
Henderikse (NL), Georg Herold (D), Albert Hien (D), Peter Holl (D),
Isaac Julien (GB), Kazuo Katase (J), Fritz Klemm (D), Sylvan Lionni (USA),
George Henry Longly (GB), Heinz Mack (D), Marty McElveen (USA),
Francois Morellet (F), Walter Niedermayr (1), Isamu Noguchi (J), Philippe
Parreno (F), Helga Philipp (A), Ascan Pinckernelle (D), Justin Ponmany
(IND), Lothar Quinte (D), Robert Rauschenberg (USA), Martial Raysse (F),
Tobias Rehberger (D), Anselm Reyle (D), Gerrit Rietfeld (NL),
Christian Roeckenschuss (D), Elham Rokni (IR/IL), Pietro Sanguineti
(I), Glnter Scharein (D), Oskar Schmidt (D), Klaus Staudt (D), Rudiger
Tamschick (D), Jef Verheyen (B), Michael Wesely (D), Ben Willikens (D)




Absalon
1964 Ashdod, IL - 1993 Paris, F

Proposal for a Habitat, 1991
Video auf DVD, 3:30 min

Die Wohnentwirfe des israelischen Kinstlers Absalon sind skulptural-
architektonische Materialisierungen existenzieller Korpererfahrung, wie sie
auch im Denken der Minimal Art verankert sind. Absalon beginnt 1988
zunachst damit, Gegenstande seiner Umgebung wei3 zu gipsen und in flachen,
weiBen Schachteln anzuordnen. Aus dieser ersten strukturellen Findung jen
miniaturet folgen kleine Wohneinheiten, sog. )Zellen:, die Absalon auf sein
KorpermaB hin zuschneidet und fir elementare Bedirfnisse des Lebens
ausstattet: Als Regal dient Disposition, 1988, zur zweckdienlichen Einrichtung

- gleichermalen, aus dem Kontext des Wohnens losgeldst, ist die Arbeit als
minimalistisches Objekt zu lesen. In der Videoarbeit Proposal for a Habitat,
1991, ist zu beobachten, wie sich das Leben im Innern einer Zelle entlang von
kubisch geformten Objekten verwirklichen kann, wenn diese als Stehpult zum
Lesen, als Stuhl oder Bank zum Sitzen und Liegen benutzt werden. Absalons
Ziel, seine Wohnzellen weltweit in urbane Strukturen zu integrieren und sie
temporar zu bewohnen, erflillte sich aufgrund seines frithen Todes nicht mehr.

Yaacov Agam
*1928 in Rischon LeZion, IL - lebt//ives in Paris, F

Land, Luft, Wasser, 1977
Tryptichon (Teil 1 - 3), Metallrelief

Yaacov Agam gilt als einer der Pioniere kinetischer Kunst. Orientierte sich der
Kinstler in seinem Frihwerk an Johannes Itten und Max Bill, so beginnt er in
den 1950er Jahren mit beweglichen Arbeiten, mit denen er eine Verbindung
von Kunst und Technik, von Licht, Form und Farbe zu erreichen sucht. Neben
taktilen Werken, die sich dem Besucher durch Berihrung der Oberflache
erschlieBen, zahlen zu seinem CEuvre auch transformierbare Arbeiten, deren
bewegliche Elemente durch den Betrachter verandert werden konnen.
AuBerdem entwickelt der Kinstler polymorphe Werke, deren Oberflache sich
reliefartig aus einer Folge von in den Raum weisenden Dreiecken
zusammensetzt. Je nach Betrachterstandpunkt - frontal oder seitlich - ergeben
sich unterschiedliche Motive und Formen. »Das Bild in meiner Kunst existiert
eher als eine Moglichkeit im Prozess seines Werdens als ein statisch Abbild der
Realitat.« (Y.A.) Agam will nicht das Existierende abbilden, sondern etwas
Neues schaffen, das die Dimensionen von Licht, Zeit und Bewegung integriert.

Leonor Antunes
*1972 in Lissabon/Lisboa, P - lebt/lives in Lissabon/Lisboa, P und/and Berlin, D

Balfron tower (uncertainty and delight in the unknown), 2007
Messingvorhang, Messinglampe, Wandskulptur — (Messingnégel  und  Schnur),
Bodenarbeit (Papier)




Basierend auf der gespiegelten Architektur zweier Hochhauser des ungarischen
Architekten Ernd Goldfinger - die Balfron und Trellick Towers, erbaut im London
der 1960er Jahre im Kontext sozialen Wohnungsbaus - hat Antunes eine
zweiteilige Installation entwickelt. »Im ersten, auf den Balfron Tower bezogenen
Raum, habe ich eine hdngende Messingskulptur installiert, sie ist in verkleinertem
MaBstab eine Reproduktion des Musters, das auf dem Turmumgang des Balfron
existierte ... ein ornamentaler Dekor, wie er aus der Raumgestaltung der 1960er
Jahre bekannt ist. Messingnagel und elastisches Band bilden auf der Wand eine
Struktur, welche maBstablich identisch die Linien der Fenster am Eingang zum
Turmumgang im Inneren des Balfron wiedergeben. Das Papier nimmt Bezug auf
die BodenflieBen des Balfron. Das Licht im Raum resultiert aus einer vierten
Skulptur, der Replik einer Wandlampe jener Zeit. Als Kinstlerin interessiert mich
die Herstellung von Duplikaten und ihrer absurden Derivate. Ich interessiere mich
flir Zusammenhange, fir lebendige Umwelten, fiir ein utopisches Jahrzehnt und
dessen Potenziale der Verwandlung. Meine Themen kreisen um Urbanismus und
Architektur, die beide unser Leben determinieren.« (L. A.)

Leonor Antunes
*1972 in Lissabon/Lisboa, P - lebt/lives in Lissabon/Lisboa, P und/and Berlin, D

Modo de usar #11 [Gebrauchsanweisung #11], 2005
Holzkasten mit Gravur, Aluminium, Flligelschrauben aus Aluminium, Buch, 2
Winkelmesser aus Acryl , Lampe aus Edelstahl

2004 /05 hat Leonor Antunes an der insgesamt 11 Skulpturen umfassenden Serie
Modo de usar (Gebrauchsanweisungen) gearbeitet. Der Idee des Readymade
folgend sind die Arbeiten teils als Duplikate von Architekturelementen
konzipiert. Das Phanomen des Duplikates entdeckte Antunes auch wéahrend
eines Berlin- Aufenthaltes 2005. Jedes groBere offentliche Gebdude im
ehemaligen West-Berlin hat sein Doppel im ehemaligen Ost-Berlin: eine zweite
Akademie der Kiinste, eine zweite Nationalgalerie, eine zweite Staatsbibliothek
etc. In einem jedem suchte sich Antunes ein architektonisches Fragment und
machte es zu ihrem Modell. Etwa eine Saule oder ein Stick des FuBbodens.
Diesen Architekturausschnitt bildete sie in der Proportion 1:1 nach, so als
wirde sie die Umrisse in die Luft zeichnen. Im Falle der hier gezeigten Arbeit
handelt es sich um einen geometrischen Bausatz. Die sich ergebende Figur
bildet in OriginalgroBe das Fragment einer S&dule der von Mies van der Rohe
erbauten Neuen Nationalgalerie in Berlin nach.

John M Armleder
*1948 in Genf, CH - lebt//ives in Genf, CH

Avec les deux lustres (FS), 1993
Acryl auf Leinwand, zwei Luster

John M Armleders 1993 entstandene Arbeit Avec les deux lustres (FS) zahlt zur
Werkgruppe der Mobelskulpturen. Die beiden 24-armigen Deckenlampen aus
Messing, beidseitig neben einer Leinwand angebracht, sind leicht angerostet und




weisen deutliche Gebrauchsspuren auf. Das Bildobjekt summiert die Grenzgange
von Kunst und Design des 20. Jhd., von De Stijl und Bauhaus tber Minimal bis
zum virtuellen  Overkill zeitgenossischer Ausstattungshysterie. Das Bild
paraphrasiert in Format und Farbigkeit die amerikanische Farbfeldmalerei, etwa
eines Barnett Newman. Zugleich spielt das Ensemble mit dem sakralen Typus des
Triptychons, die Lampen wecken in der Frontalitdt Assoziationen an Rosette und
Heiligenschein. So kommentieren die beiden Deckenlampen ironisch den
transzendentalen Anspruch der abstrakten Farbfeldmalerei eines Newman, indem
sie ihn zugleich demonstrativ vorfiihren und flr ihre eigene enigmatische
Aufladung benutzen. Duchamp und Malewitsch, Antikunst und idealistische
Asthetik - die beiden groBen Antipoden der Kunst des 20. Jhd. haben im Werk
Armleders zu reibungslos funktionierender Einheit gefunden.

Anna Beurer
*1960 in Stuttgart - lebt//ives in Esslingen, D

Ohne Titel, 2006
Farbfotografie auf Aluminium, 2tlg.

Anna Beurer hat an der Staatlichen Akademie der Bildenden Kinste in Stuttgart
Freie Malerei bei Prof. Paul Uwe Dreyer studiert und ist seit etwa 1990 mit ersten,
vorwiegend abstrakt-experimentellen Graphiken, Fotos und fotografischen Serien
hervorgetreten. Parallel zu ihrer kinstlerischen Tatigkeit hat sie im Bereich
Kinstlerrahmen und Vergoldung gearbeitet. Die zweiteilige Arbeit der Daimler Art
Collection zeigt Lichtreflexionen auf offenbar metallischen, spiegelnden
Oberflachen, die sich mit einem Farbverlauf von Blau Uber dunkle Verschattungen
zu einem hellen Lichtreflex entwickeln. Schon ein Foto allein ldsst fur die
Wahrnehmung génzlich offen, ob es sich beispielweise um einen kleinen Raum-
oder Oberflachenausschnitt oder um eine fotografische Studie im urbanen Raum
handelt. Die Doppelung des Motivs mit geringer Abwandlung der Lichtsituation
unterstitzt noch die Fremdheit und malerische Abstraktion des gewahlten Motivs.

Madeleine Boschan
*1979 in Braunschweig, D - lebt//ives in Berlin, D

Schwarze Weisheit 1V, 2011
Metall, Plastik, Glass, Spiegel, Neon, Rasierklingen, Lack

lus primae noctis (Teknopod), 2011

Antenne, Schaumstoffgriffe, Lack, Metall, Nachtlicht,
Neon, Plastik, Schuko-Kupplungen

»Meine  Arbeiten formieren sich aus disparaten Fundsticken. [..]
Ausgangspunkte meiner Arbeit sind dabei die Verhaltensbiologie und die
Beschaftigung mit den kulturellen Auspragungen ritualisierter, gesellschaft-
licher Ordnungen und deren Subsystemen.« (Boschan, 2012) /us primae noctis
(mittelalterliche Pragung flr das Recht des Gerichtsherren, bei Heirat seiner
Leibeigenen die erste Nacht mit der Frau zu verbringen) gibt der Geschichte
mannlicher Herrschaft und damit verbundener sexueller Ubergriffe mit einem

Schwarze Weisheit [V 2011




aggressiv in den Raum ragenden, schwarz lackierten Gestange mit zwei
)Kopfent aus aufgefacherten Jalousielamellen eine finstere Gestalt. In Schwarze
Weisheit stellt Boschan, ahnlich Duchamps Fahrrad-Rad auf einem weiBen
Hocker, eine montierte Konstellation wei3 gesprihter Fundsticke auf einen
lampenahnlichen Sockel. Auch der Titel ist ein Fundstiick: Schwarze Weisheit
ist der Name einer Zigarrenmarke, aber auch ein Buchtitel, unter welchem die
Erfahrungen einer Européerin in einem afrikanischen Dorf beschrieben werden.

Martin Boyce
*1967 in Hamilton, GB - lebt//ives in Glasgow, GB

A Forest [Ein Wald] (1), 2009
Pulverbeschichtetes Aluminium, Stahlkette, Elektrik

Martin Boyce hat seit etwa 2002 fir seine Einzelausstellungen und
Ausstellungsbeitrdge ein bildnerisches Inventar entwickelt, welches erinnerte,
erlebte oder vorgestellte Schauplatze zu atmosphérisch aufgeladenen
Zeichenkonstellationen verdichtet: Baumstrukturen aus einfachen Holzern, Metall,
Neon oder konstruktiv abstrahierte Baumkronen. Er setzt sein skulpturales
Alphabet zu immer neuen Konstellationen zusammen. Von der Decke hangend,
ersetzten abstrakte Baumskulpturen in drei Variationen fiir seinen Beitrag zur
Biennale Venedig 2009 als integratives Element die hdngenden venezianischen
Glaslister. Ausgangspunkt dieser Skulpturen waren Fotografien der jConcrete
Treest, welche die Brider Joél und Jan Martel 1925 fir die Pariser yExposition des
Arts Décoratifst geschaffen hatten: »Sie reprasentieren den perfekten Kollaps von
Architektur und Natur - indem sie oppositionelle Elemente urbaner Existenz
visualisieren: Natlrliches versus Konstruiertes, Bewohntes versus Unbewohntes, alt
versus neu.« (M.B.)

Crimson Blossom [Purpurrote Bliite], 2009
Pulverbeschichteter Stahl

Der diagonal verzogene Mullbehalter mit gebrochenen Linien und Flachen legt
seine schiere Funktionalitat als urbanes Modbel Uber die radikal reduzierte
Stahlkonstruktion offen. Dieses Verfahren erzahlt vom zyklischen Verschwinden

und Wiederkehren utopischer Entwirfe - hier etwa in Gestalt einer
Formensprache, wie sie die russischen Avantgarden der 1920er Jahre des
vergangenen Jahrhunderts entwickelten. »[...] wenn ich meine Installationen oder

Gruppierungen von Werken konstruiere, haben diese oft eine igefrorene( Qualitat,
ein Eindruck von Stille, wie ein Ort, der im Fahren an einem vorbei fliegt, der sich
als retinales Nachbild einbrennt. In der Erinnerung abstrahieren und vereinfachen
sich diese Eindrlicke weiter, in linearer Relation zur Zeit. Ich denke an diese Orte
oder Objekte im Sinne einer Unterbrechung, weder verschwinden noch erneuern
sie sich.« (M.B., 2009)

Evaporated Pools [Verdunstete Teiche], 2009
Wachsbeschichtetes Krepppapier

Fir den schottischen Pavillon der Biennale von Venedig, 2009, hatte Martin Boyce
ein Vokabular zwischen Skulptur, Design, Mobiliar und Schriftzeichen entwickelt

lus primae noctis, 2011

A Forest

Crimson Blossom




und Uber sieben Rdume eines stadtischen Palazzo zu einer abstrakten Park-Wohn-
Landschaft zusammengefiihrt. Uber kubisch reduzierte und mit Zement
bestrichene Bldcke, die zur Uberquerung kleiner Wasserldufe dienen kénnten,
betraten die Besucher die Installation. Zwischen den Blécken und durch alle
Raume hindurch breitete sich eine Bodenskulptur aus immer herbstlichen,
geknickten Wachsblattern aus. Evaporated Pools stellt eine subtile und lyrische
Verknipfung dar zwischen den raumlich modular strukturierten Baumskulpturen
und dem Millbehélter aus konstruktiv gebrochenen Linien und Flachen. Doch
funktioniert sie ebenso singuldr in ihrer Einfachheit des Materials und der
reduktiven Abstraktion als Moment der lIrritation in der sterilen Umgebung des
Ausstellungsraums.

Martin Boyce
*1967 in Hamilton, GB - lebt//ives in Glasgow, GB

Telephone Booth Conversations (3) [Telefonzellengespréche (3)] 2006
Aluminium, pulverbeschichtet, Sprayfarbe

Fir seine Ausstellung 'We Are the Breezert in der Berliner Johnen Galerie im Jahr
2010 konstruierte Boyce »eine imagindre Landschaft, den Archetyp eines
desolaten Raumes zwischen Grinanlage und Lobby. In Anlehnung an eine
Filmkulisse sorgte Boyce im Zusammenspiel weniger, aber entscheidender Motive
flr gerade gentgend Hinweise zu einem intuitiven Erkennen. Eines seiner Objekte,
die Reminiszenz an eine Telefonzelle, taugt beispielhaft zu einer solchen lockeren
Definition des offentlichen Raumes. Zugleich ist sie, in Zeiten des privaten
Mobiltelefons, Symbol fir dessen Verschwinden. Wie ein wiederkehrender Geist,
kondensiert aus dem kollektiven Gedachtnis, erwecken Boyce® Zitate eher
melancholische Erinnerungen, die an die Originale geknipft sind, als dass sie als
Kritik zu verstehen sind.

We Are the Breeze (Concrete Leaves), 2006
Messing, Metall, lackiert, Neon

Im Jahre 2002 stieB Martin Boyce auf eine SchwarzweiBfotografie von
offentlichen Skulpturen der Bruder Joél und Jan Martel, aus Beton gegossen
und Bdumen nachempfunden (Paris, 1925). Er analysierte die grafische
Struktur der Baumskulpturen und entwickelte daraus ein reduziertes Alphabet
konstruktiver Formen und Zeichen. Alle Elemente seines bildhauerischen
Werkes - die hangenden, baumaéahnlichen Lichtskulpturen, Mdbel, Plakate,
Vogelhauser, Lampen oder Telefonkabinen - basieren auf diesem Urbild( einer
in die Abstraktion transformierten Natur. Die Wandskulptur We Are the Breeze
(Concrete Leaves), 2006, gibt dem in Klammern gesetzten Titel ein leichthandig
uber die Wand geschriebenes Sprachbild: Die abstrahierten Buchstaben der
Worter Concrete Leaves steigen, fallen und schweben in Leserichtung von links
nach rechts Uber die Wand, interpunktiert von gleichermaBen formalisierten
Lampenschirmen.




Erdmut Bramke
1940 Kiel, D - 2002 Stuttgart, D

Ohne Titel, 1973 / Blaue Nacht, 1973
Acryl auf Leinwand

In der Nachfolge der Minimal Art der 1960er Jahre und aus dem Nachwirken
der europaischen informellen Malerei heraus hat sich in den 1970er Jahren in
Deutschland eine reduzierte Malerei entwickelt, die man als lyrische
Abstraktion bezeichnen kann. Erdmut Bramke hatte als Schilerin von K.R.H.
Sonderborg in Stuttgart um 1970 dessen skripturale, gestische SchwarzweiB-
Malerei kennengelernt. Die Bilder der frihen 1970er Jahre aus der Daimler
Kunstsammlung zeigen, wie sie die Vorstellung des )Niederschreibens( eines
Bildes in eine rhythmisch gebaute Struktur Ubersetzt. Bramke fugt
minimale Farbformen zu einer zeilendhnlichen Abfolge, alles Spontane,
Emotionale, dass die Bilder ihres Lehrers auszeichnete, ist in eine durchaus
rationale, ganz auf die Wirkung der Farbe abgestimmte Konfiguration von
zeichenhaften Formen eingebracht. Dabei werden die Lokalfarben bewusst
auf die ungrundierte Leinwand gesetzt, um die Leuchtkraft der Farben in
einen monochromen Gesamteindruck zurlickzunehmen.

lan Burn
1939 Geelong, AUS - 1993 Sydney, AUS

Blue Reflex, 1966-67
Autolack auf Epoxhydharz auf Sperrholz

In dem Jahrzehnt 1967 bis 1977 spielte lan Burn in der Konzeptkunst-Szene
eine zentrale Rolle. Neben Einzelausstellungen war er Teil wichtiger Gruppen-
ausstellungen (etwa mit Art & Language, New York, zwischen 1970 und 1976),
er war kuratorisch tatig und verfasste Texte Uber Kunst. Die Blue Reflex-Werke
waren lan Burns letzte abstrakte Bildobjekte, die unmittelbar vor seiner
konzeptuellen Phase entstanden, in der er den Einsatz von Farbe aufgab. Das
Bild spiegelt unterschiedliche kinstlerische Entwirfe der 1960er Jahre: Lokal
kommt der Farbe Blau in der Geschichte der australischen Malerei besondere
Bedeutung zu, international knipft Burn an das legendare »international Klein
Bluet von Yves Klein und die reduzierte Objektkunst des amerikanischen
Minimalismus an. Ein politischer Seitenhieb ist aus Burns Anmerkung zu lesen,
dass der fir dieses Gemalde benutzte Autolack von den US-Streitkraften fir
die im Zweiten Weltkrieg eingesetzten Lastwagen verwendet wurde. Die
Oberflache scheint mit Hilfe eines industriellen Verfahrens hergestellt, obwohl
sie der Kinstler tatsachlich manuell aufgespritzt hat. »Die Oberflache ist
unbedeutend, purer Zufall, und bleibt intakt nur als Reflex [...] der Reflex gibt
den MaBstab des Bildest. (I. B.)

Cody Choi (*1961 Seoul, Korea - lebt/lives in Seoul, Korea)
When You Say No, You Know Something. When You Know Something

Communication is Impnccihlp’ 2010-2011

Neon, 91 x 96 cm. Unikat




Cody Choi studierte Kunst am Art Center College of Design in Pasadena,
Kalifornien. Wahrend er seit den frihen 1990er Jahren vor allem in New York
City arbeitete, wurde er mit seiner Ausstellung The Thinker bei Deitch Projects
in New York 1996 zu einem der ersten koreanischen Kiinstler, der sich in einer
globalen vernetzten Welt verortete.

Far die Werkgruppe der Neonschriftzeichen hat Choi aus der chinesischen
Philosophie des Taoismus Weisheiten und Sinnspriiche genutzt. Diese hat er
ins Englische Ubersetzt und diese englischen Phrasen wiederum mit
koreanischen Schriftzeichen so ausgedriickt, das diese - von koreanisch
sprechenden Menschen gelesen - eine englisch klingende Tonfolge ergeben,
eben den Sinnspruch. Diesen Mechanismus erleben Koreaner in Seoul standig,
wenn ihre Schriftzeichen beispielsweise fiir die Benennung vor allem
angelsachsischer Marken ,miBbraucht werden. Ohne diese Kenntnisse gibt es
zwar flr die Betrachter eine Form der direkten Befriedigung durch das
scheinende Licht, aber auch eine Frustration auf Grund der Unkenntnis, als
Folge derer die Zeichen fir uns unlesbar sind. Kein Wissen, keine
Kommunikation, wie im Titel angekindigt.

Ulrich Erben
*1940 in Dusseldorf, D - lebt/lives in Disseldorf, D

Fotodokumentation zu ,Lichtraum®, 1972
Strahler, Stahlrohrrahmen, Voile Stoff, Leinwand
Membran Il, 1995. Acryl auf Nessel

Das Werk von Ulrich Erben zahlt zu den bedeutenden Positionen reduziert-
abstrakter Malerei und Bildkunst in Deutschland nach 1960. Erben setzte sich
in seinem Frihwerk mit der Nichtfarbe Wei und ihren tonalen Stufungen
auseinander, um spater zu den Buntfarben Uberzugehen. Insgesamt lebt seine
Farbfeldmalerei aus den Spannungen zwischen strengem Flachenaufbau,
einem individuellen Farbauftrag und den jeweiligen Farbtonen in ihren auf der
Leinwand klar formulierten Setzungen zueinander. Etwa um 1970 beginnt
Erben, aus dem begrenzten Bildformat heraus raumliche Konzeptionen zu | a—
entwerfen, die Farbe, Form, Licht und architektonische Strukturen auf reale
Ausstellungsraume hin und als temporére in situ Installationen entwerfen. Das
friheste Beispiel eines Lichtraumes, dessen MaBe den jeweils gegebenen
raumlichen Proportionen folgen, ist der Lichtraum von 1972. Die materiellen
Elemente - eine transparente Leinwand, aufgespannt zwischen Boden und
Decke; eine dahinter hangende weie Flache; zwei Lichtquellen - sind von
auBerster Simplizitat. Das schwebende Licht-Raum-Bild hingegen wird fir den

Betrachter erfahrbar als ein subtiles, immaterielles Bild-Ereignis. _

Sergio Fermariello
*1961 in Neapel, |, - lebt//ives in Neapel, |

Lichtraum, 1972

Vietri sul mare, 1992, Acryl auf Leinwand

Sergio Fermariello erforscht in seinen Kunstwerken universale Archaismen, die das
kollektive Unterbewusstsein der Menschen pragen. Bereits Ende der 1980er Jahre
entwickelte er - inspiriert durch préhistorische Hohlenmalereien - die Figur des




Kriegers, die sein gesamtes Werk in Variationen bis heute pragt. Hinzu kommt
Fermariellos Interesse fir seine Heimatstadt Neapel und Umgebung, deren
Geschichte und Traditionen. Namensgebend fir die Arbeit Vietri sul Mare, 1992,
ist der gleichnamige Ort nahe Salerno, der die beriihmte Amalfiklste eroffnet. Die
in schwarz und weiB gehaltene Arbeit erweckt den Anschein eines gerasterten
Fotos, doch sind die kleinen Quadrate unregelmaBig ausgefihrt. Das diffuse Bild
gibt sich bei groBerer Entfernung zur Leinwand zu erkennen: ein Mann und eine
Frau stehend vor einem Gelander, vielleicht vor der Traumkulisse der Amalfiktste?
Das abstrakte Raster lasst genligend Freiraum fir die Phantasie des Betrachters,
der, Uber den Werktitel angeregt, eine Geschichte rekonstruiert.

Ossi Fink
*1957 in Brixen, | - lebt//ives in Miinchen/Munich, D

Knopfologie, 2005
Seidenstoff, Stickgarn, Knopfe

Das urspriingliche Material von Ossi Fink sind Zeichnung und Sprache, oder
besser: das Verhaltnis von abstrakter Linie und konkretem Sinn. Schreiben und
Zeichnen als Sinnstiftung im leeren Raum - sei es ein Blatt Papier oder sei es der
dreidimensionale Raum - sind im Innersten miteinander verbunden. Unsere
Ausstellung zeigt Beispiele der genahten, fahnenahnlichen Wandobjekte des
Kinstlers, die Sternenbilder der Knopfologien. Im Kontext unserer Schau setzen
Ossi Finks Fahnen die Tradition der Kinstlerfahne fort, wie die Flaggen und
Fahnen der Zero- und Fluxus-Kinstler oder Poul Gernes Europa-Fahnen der frihen
1970er Jahre. Mit ironischem Hintersinn erdffnen die Beispiele aus der vom
Kinstler begriindeten Wissenschaft der Knopfologie eine eigene Kosmologie
und breiten ein Sternenlicht aus, welches nur das innere Auge anspricht.

Sylvie Fleury
*1961 in Genf/Geneva, CH - lebt/lives in Genf/Geneva, CH

Aura Soma, 2002
4 Leuchtkasten, 102 Flaschen (50 ml)

Parallel zu Mode-Phanomenen und zur Welt des )Car-Customizing( beschaftigte
sich Sylvie Fleury in den 1990er Jahren mit einem neu erwachten Interesse an
Esoterik. Pendel, Meditationsmotive und Chromotherapie-Lampen sind Teil ihrer
kinstlerischen Sprache, genauso wie Aura Soma, mit ihren Diften und Farben.
Aura Soma besteht aus 102 Flaschchen zu 50 ml, die jeweils mit Olen und Wasser
gefillt sind, zwei Substanzen, die sich nicht verbinden. Die Flissigkeiten haben
unterschiedliche Farben und variieren im Duft. Da beides, Farbe und Duft, von Aura
Soma Therapeuten spezifisch fir den Kaufer definiert werden, reprasentiert jede
Flasche ein individuelles Portrat. Aura Soma kann direkt auf die Haut aufgetragen
werden, zeigt ihre Wirkung jedoch auch durch die reiche Farbzusammenstellung.
Aura Soma gewinnt, verstarkt durch die magisch wirkende Beleuchtung, den
Charakter einer lebendigen Farbpalette bzw. eines dreidimensionalen )Color-
Chartst in der Tradition konstruktiv-konkreter Kunst.




Karl Gerstner

1930 in Basel, CH - 2017 Basel, CH
Colour Sound IHIl, 1958 /59
Siebdruck

Karl Gerstner war bewusst in verschiedenen Disziplinen tatig - als Grafiker, Maler,
Autor. Die Theorie diente ihm als Basis, die Methodik als Instrument und die
Innovation als Ziel seiner kinstlerischen Arbeit. Als Grafiker und Mitbegriinder der
international agierenden Werbeagenturen »Gerstner + Kutter( und spater yGKK¢ war
er einer der Protagonisten der erfolgreichen Schweizer Grafik. Als Autor hat
Gerstner zahlreiche Artikel und Blicher iber Kunst verfasst, wie den Klassiker der
Gestaltungslehre )Kompendium fir Alphabete. Systematik der Schrift, 1994. Als
Theoretiker ist er v.a. mit seiner Schrift )Kalte Kunst? Zum Standort der heutigen
Malereit, 1957, hervorgetreten. Die systematische Unterteilung seines Werkes in
Kapitel beginnt in den 1950er Jahren mit den Aperspektiven, einem System aus
Grautonen, das aus konstanten Formen mit variablen Koordinaten besteht.
Gerstner wollte konstruktive Bilder schaffen, in denen Form und Farbe eine Einheit
bilden. Die Formen wurden aus zahlenméBig gleichen Abstanden und die Farben
aus empfindungsmaRig gleichen Absténden gebildet.

Walter Giers
1936 Mannweiler, D - 2016 Schwabisch Gmiind, D

Lichtspiel, 1980
Elektronik, Lampen

Die elektronischen Kunstobjekte des Medienkinstlers Walter Giers, der zu den
Vatern der Electronic Art zahlt, sollen vor allem eines: den Betrachter im wahrsten

Sinne des Wortes ansprechen.. Uber Jahrzehnte schaffte Giers ein sthlaRaTIT
Instrumentarium immer wieder neuer Klang-, Licht-, Bewegungs- und Dialog- It :;;E

Erlebnisse. Die Qualitat seiner Objekte liegt einerseits im hohen &sthetischen Reiz
der formalen Zusammensetzung von monochromem oder mehrfarbigem Plexiglas,
elektronischen Bauteilen, Sendern, Empfangern, Verstarkern oder unzéhligen
Glihlampchen.  Andererseits 10sen  kurze Lichtfolgen, zufallsgenerierte
Klangsequenzen oder Sprachfragmente beim Betrachter Erlebnisse, Erfahrungen
und Emotionen aus. Vor den Arbeiten von Walter Giers gibt es nicht den musealen
Besucher mit Handen auf dem Ricken. Licht, Bewegung, Gerdusch nehmen wir
anders wabhr, als wir sie im Alltaglichen erfahren.

Martin Gostner
*1954 in Innsbruck, D - lebt/lives in Disseldorf, D

The green green grass / let it / esse schwarzes haus / hate and peace / never
your mouth, 2002-03
Digitaldruck, laminiert auf Papier

Martin Gostners Werke stehen immer im Horizont einer Analyse von Gegenwart in
ihrer )Geschichtlichkeit. Dem liegt die Uberzeugung zugrunde, dass keine
Gegenwart sich ohne die ideologischen und kulturellen Méchte herausbilden kann,




welche die Vergangenheit herlberreicht. In der Uberlieferung des jHistorischen
sind Schrift und Sprache ein wesentliches Mittel, das - so die Grundeinsicht -
nicht nur der Wahrheit, sondern genauso der Selbsttdauschung, der Verunklarung
und bewusster Geschichtsfalschung dient. Der Sinn eines Wortes ist von seiner
Stellung im Kontext eines Satzes, seiner kulturellen Codierung oder auch von
unserer individuellen Erfahrung abhangig. Sichtbar wird dies anhand der
vereinzelten und nur scheinbar zusammenhangenden Begriffe, die Gostner auf ein
Normblatt getippt, gescannt und danach digital jausgeleuchtetc hat. Serielle
Reihung und Wiederholung laden die Begriffe beschworend auf, entwerten sie aber
auch; ahnlich der Amnesie, die Werbung verursachen kann. Es entsteht im Geflige
der Wortinseln auf den Etiketten ein Sprachfeld:, das nahe legt, von Zeichnung als
plastischer Dichtung zu reden.

Konstantin Grcic
*1965 in Miinchen, D, lebt//ives in Miinchen und Berlin, D

Mayday, 1998
Tragbare Lampe. Hersteller Flos

Konstantin Grcic, einer der bedeutendsten deutschen Designer der Gegenwart,
hat sich seit Anfang der 1990er Jahre auf zwei Parameter konzentriert: das
individuelle Designobjekt, das Grcic aus der genauen Beobachtung individueller
Bedirfnisse heraus entwickelt, und die Maoglichkeiten der Serienproduktion,
welche dem Pol der )ndividualisierungt den Pol der )Anonymisierungt und,
wichtiger noch, der )Demokratisierung: gegenuberstellt, insofern viele Produkte
von Grcic so ausgelegt sind, dass sie zu glinstigen Preisen produziert und erworben
werden konnen. Seine bevorzugten Materialien sind Holz, Stahl und Plastik, seine
prozesshafte, stets auf ein Team von Mitarbeitern ausgeweitete Arbeitsweise
verfolgt konsequent Auftrédge international renommierter Firmen wie Authentics,
Flos, Krups, Moormann, ClassiCon u.a. Die tragbare Lampe Mayday hat Grcic aus
der Beobachtung eigener Bedirfnisse heraus entwickelt: eine multifunktionale
Leuchte, in der Werkstatt am Haken hangend ebenso formschon sich selbst
genlgend wie im modernen Wohnambiente.

Jan Henderikse
*1937 in Delft, NL - lebt/lives in Antwerpen/Antwerp, B und/and New York, USA

Nul, 1992 // Berlin, 1992 // Zero, 2010
Neon license plate, 2014
Neon auf Holzsockel, Winkel

Jan Henderikse, 1958 Mitbegrinder der Niederléndische Informelle Gruppe, zieht
1959 nach Disseldorf, wo die ersten Assemblagen mit Fundstiicken entstehen. Er
kommt mit den Kiinstlern des Zero-Kreises und des Nouveau Réalisme in Kontakt
und wird Mitglied der hollandischen Gruppe Nul. 1963-1967 lasst Henderikse sich
in Curacao nieder, fillt weiter leere Kisten mit Abféllen, fertigt serielle Arbeiten -
teils mit selbst aufgenommenen, teils mit zuféllig gefundenen, als Readymade
eingesetzten Fotografien, mit Geld oder Nummernschildern. 1968 nimmt der
Kinstler seinen Wohnsitz in New York, neben Fundsticken und Assemblagen
arbeitet er Uberwiegend mit Fotosequenzen, die auch in Buchform erscheinen, und
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mit Film. Ab 1980 arbeitet Henderikse vor allem im Medium des Kinstlerbuchs,
das ihm eine Zirkulation seiner konzeptuellen Fotoprojekte auBerhalb
eingefahrener Galerie- und Museums-kontexte ermoglicht. 1987/88 geht
Henderikse auf Einladung des DAAD nach Berlin, wo er bis 2001 ein zweites Atelier
hat. Konzeptuell angelegte fotografische Arbeiten, Multiples und Readymades sind
Schwerpunkt seiner Arbeit geblieben.

Georg Herold *1947 in Jena, D - lebt//ives in KoIn/Cologne, D

Gebogene Latte V, 1999
Digital-C6-Print, Unikat, Vinyl auf Dibond

Dachlatten, Bims- und Ziegelsteine sind Georg Herolds bevorzugtes alltagliches
Material: Bimssteine werden auf Leinwande appliziert oder Dirers Hase aus
Dachlatten nachgebildet. Die flir Herold charakteristische Methode der Bricolage
- Kombination von Fundstiicken und Medien - ist Basis der Arbeit Gebogene Latte
V, hier sind es abfotografierte und gescante, aneinander montierte Holzkldtzchen,
die sich einigermaBen anmutig in Schleifen winden. Der mit Hilfe der
Computergrafik erzeugte Digital-Print, dessen Motiv von einer Lattenskulptur mit
dem Titel Lattitude extrahiert wurde, setzt bislang ungeloste Probleme der
virtuellen Darstellung in einer extremen Vergroberung ins Werk. Der Widersinn
zwischen Werktitel und Bildsujet macht offensichtlich, wie um das Jahr 2000 die
digitale Bilderzeugung bei gebogenen Linien noch immer dem Zirkel
hinterherhinkte, obwohl sie durch die Erkenntnisse der rkrummen Geometrie
bereits optimiert wurde, die sich an Einsteins Relativitatstheorie orientiert. Der
Medienmix, durch den die Gebogene Latte V letztlich das Licht der Welt erblickt,
setzt sie als hybrides, 1grob gekorntesc Objekt in Szene, dessen Herkunft im
schwerelosen Raum einer Bildschirmoberflache verloren ging.

Albert Hien
*1956 in Miinchen, D - lebt//ives in Minchen, D

Gib Gas, 1999
Glas, Argongas, Neongas

Albert Hien thematisiert mit Plastiken und Installationen seit den 1980er Jahren
die Geschichte der technisch-wissenschaftlichen Naturaneignung. Fantastische
Verbindungen zwischen Natur und Technik sind bei ihm ebenso anzutreffen wie
ironische Demonstrationen einer verkehrten Welt. Aus Glasrohren konstruiert Hien
neuerdings Buchstabenfolgen. GIB GAS ist als Aufruf zur Beschleunigung,
gleichsam als der Imperativ der mobilen Gesellschaft zu verstehen, ihre Maxime.
Die Wortfolge - Umdrehung: SAG BIG - lasst sich zudem auf die Arbeit selbst
beziehen. Sie spricht die Quelle des Lichts an, das die Rohren in einer flieBenden
Bewegung langsam durchdringt und erst mit der Zeit das Wortdoppel lesbar macht.
Kontextabhéngig kdnnen ihm unterschiedlichste Bedeutungen zuwachsen.
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Peter Holl
*1971 in Heilbronn, D - lebt/lives in Stuttgart, D

Interview mit einer Lampe, 2000
Aquarell

Seit dem Jahr 1999 arbeitet Peter Holl in groBformatigen Aquarellserien. Als
Vorlagen dienen ihm unter anderem Lifestyle-Zeitschriften oder Werbekataloge.
Halt man die beidseitig bedruckten Seiten gegen das Licht, so entsteht ein drittes
Bild: Die Uberblendung zweier Motive - ein Bild, das so als Fotografie nie existierte.
Die Transparenz der Aquarelltechnik ermoglicht eine Umsetzung der Fotografien,
die Holl mit zeichnerischer Prazision und Finesse ausflhrt. In der Arbeit /nterview
mit einer Lampe, 2000, wird der Blick mittels der Fluchtpunktperspektive entlang
der von Wasser gesaumten StraBe auf den Sprungturm im Bildhintergrund geleitet.
Sofa, Lampe und Tisch schweben ohne Bezug in der Luft und brechen die Logik
des Bildraumes. Das Nebeneinander von AuBenraum und Innenraum, offentlichem
und privatem Raum wird durch den Lichtschein der Stehlampe zu einer Einheit
gefasst.

Isaac Julien

*1960 London, GB - lebt/lives in London, GB

Fantdéme Créole Series (Papillon No. 2), 2005/06
Diptychon. Lambdafotodruck, Acrylglas, Aluminium (Diasec)
2-tlg., gesamt 50 x 100 cm, Aufl. 30 + 5 AP

Isaac Julien gehort zu den britischen Filmkinstlern, die sich dem Kino ab- und der
Kunstszene zugewandt haben. Seit den 1990er Jahren werden seine Filme, Videos
und Fotografien weltweit in Ausstellungen gezeigt, so nahm er an der documenta 11
(2002) teil und hat u.a. im Centre Pompidou, Paris ausgestellt. Die Beschaftigung mit
der Kultur der Diaspora und der afrikanischen Identitat steht im Mittelpunkt seines
kiinstlerischen Werkes. Die Edition jFantdéme Créole( ist ein als Diptychon
prasentierter Videostill. Fantéme Creole ist der Titel einer Vier-Kanal-Video Installation
des Kinstlers, welche Landschaften der Arktis und Afrikas einander gegeniberstellt
und zwei frihere Filme des Kinstlers kombiniert: True North, gefilmt in der Arktis und
in Island, basiert auf der Lebensgeschichte des schwarzen Forschungsreisenden
Matthew Henson (1866-1955), der Robert Peary bei seiner als Pioniertat geltenden
Expedition an den Nordpol begleitete. Der Film Fantéme Afrique (2005) entstand im
afrikanischen Burkina Faso.

Kazuo Katase
*1947 in Shizuoka, ] - lebt/lives in Kassel, D

o.T (Schwarze Schale) [Untitled (Black Bowl], 2002
3 SchwarzweiBfotografien auf Barytpapier

Kazuo Katase hat die durch die moderne japanische Philosophie aufgeklarte
Tradition des Zen mit in den Westen gebracht, die von ihrer Natur her das innere
Erleben, Bild und Gestus ins Zentrum riickt. Ziel in Katases Arbeit ist eine Idee von
Raum, in welchen hinein die Dinge der Welt aufgehoben sind. In seinen Fotografien
begegnen wir minimalistischen Inszenierungen geometrisch einfachster
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Gegenstande: ein Ei, ein hochrechteckiger Kasten, eine Schwarze Schale (zuerst
1994). Die Schale ist reales Zentrum und geistiges Sinnbild der japanischen
Teezeremonie und geht hier auf Katases offentliche Skulptur Trink eine Tasse Tee
zurlick, die zuerst in den Schweizer Alpen 1987, dann als in situ Arbeit 1994 fir
das Naoshima Contemporary Art Museum realisiert wurde. Fir beide Arbeiten
verwendete der Kinstler eine tiefblaue Halbkugel auf einem hohen Steinsockel,
die Verbindung mit dem Horizont aufnahm und in sich Weite und Offenheit von
Himmel und Landschaft zu sammeln schien.

Fritz Klemm
1902 Mannheim - 1990 Mannheim, D

Wand im Atelier [Wall in studio (dunkel)], 1971/72 // Wand im Atelier [Wall in
studio (hell)], 1970
Tusche, Kreide auf Papier/ink, chalk on paper

Fritz Klemm studierte nach einer Lehrerausbildung zwischen 1922 und 1925 an der
Badischen Kunstschule in Karlsruhe. 1948 kehrte er an seinen Ausbildungsort als
Lehrkraft zuriick und leitete an der Akademie der Bildenden Kiinste in Karlsruhe eine
Werkklasse. Zu seinen Schilern zahlte u.a. der Bildhauer Franz Bernhard. 1953 wurde
er zum Professor ernannt, 1970 emeritiert. In seinen zwei letzten Lebensjahrzehnten
widmete sich Klemm ausschlieBlich der Malerei und der Collage. Seine zweite Tochter
Barbara Klemm Uberfiihrte das kinstlerische Erbe ihrer Eltern in die Fotografie.
Kinstlerisch beschritt Fritz Klemm einen ganz eigenen Weg. Nach realistischen
Arbeiten der Lehrzeit wechselte er Ende der sechziger Jahre zu Gouache auf Papier.
Bekannt wurde er durch seine ausgereifte Caparoltechnik. Aufgrund des dicken
Farbauftrags und der koérnigen Konsistenz der Caparolfarbe erhalten diese Bilder einen
Wand- bzw. Putzcharakter. Damit gewinnen sie an rauer Plastizitdt. Zeitlebens
experimentierte Klemm mit Materialien, welche meist collagiert zusammentreten.
Thematisch durchziehen Wald-, Wand- und Fensterdarstellungen sein gesamtes Werk.

Sylvan Lionni
*1973 in Cuckfield, GB - lebt//ives in New York, New York, USA

Structured Query Language 2, 2010
Acryl auf Leinwand

Sylvan Lionnis Gemalde Structured Query Language 2 gehort zu einer insgesamt
8teiligen Serie, die mit klaren Linien, Formen und Farben arbeitet. Basis der Malerei
sind jpg’s, die nicht aus dem fotografischen Bild, sondern aus digitalen
Zeichentechniken entwickelt sind. Die malerische Technik zeigt subtile Nuancen, die
Uber die verschiedenen Abschnitte des Bildes variieren - einige erscheinen warmer
im Ton als andere. Angedeutete, gemalte WeiBflachen stehen neben unbehandelter
Leinwand und exponieren so die verschiedenartigen Strukturen der Oberflache,
andere Farbfelder haben eine eher kihle, wie Glas reflektierende Oberflache. Die
perspektivische Anlage des Bildes suggeriert - ahnlich der Asthetik friiher
Computerspiele - einen Blick von oben statt einer traditionellen frontalen
Perspektivsicht. Die Farbigkeit des Bildes Ubersetzt computergenerierte
Pantonfarben in klassische Malerei. Der Titel der Serie SQL, ,,Structured Query
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Language®, referiert auf die bekannte Datenbanksprache zur Definition und
Bearbeitung von Datenstrukturen in relationalen Datenbanken. Die Sprache basiert
auf der relationalen Algebra, ihre Syntax ist relativ einfach aufgebaut, semantisch an
die englische Umgangssprache angelehnt. Fast alle gangigen Datenbanksysteme
unterstiitzen SQL - allerdings in unterschiedlichem Umfang und leicht voneinander
abweichenden ,Dialekten’.

George Henry Longly
*1978 in Taunton, GB - lebt//ives in London, GB

Lighting Proposal #4 [Beleuchtungsvorschlag #4], 2007
Leuchtstoffrohren

George Henry Longlys skulpturales Werk befasst sich mit der Prasenz von
Materialien und Formen sowie mit atmospharischen Momenten, die mit der Kunst
verbunden sind. Die geometrische Struktur von Lighting Proposal #4 scheint im
Auge des Betrachters standig zwischen grafischer Form und schrager
Aufrissperspektive, zwischen zweiter und dritter Dimension zu oszillieren. Die
Nummer im Titel ordnet Lighting Proposal #4 in die Folge einer Serie von
Lichtkunstwerken, die flr verschiedene Ausstellungsorte in GroBbritannien
entstanden, wo fir alle Exponate neue formale Losungen gefunden wurden. Die
zwolf Lampen waren jedes Mal anders angeordnet: Einmal standen sie museal auf
dem Boden aufgereiht, ein anderes Mal bildeten sie ein Quadrat an der Wand. Das
Werk sollte einen Bereich im Ausstellungsraum ausleuchten, den man betreten
und verlassen konnte, und das Volumen des Raumes erfahrbar machen.

Heinz Mack
*1931 in Lollar, D- lebt//ives in Monchengladbach, D und/and Ibiza, E

Lichtfeld Il [Light field 11}, 1966 /67 Aluminium, Edelstahl, Holz, Plexiglas
Stele ohne Name 1962 /63, Aluminium, Plexiglas

Heinz Mack ist, gemeinsam mit Otto Piene, 1958 Mitbegriinder der Gruppe )Zerox
sowie der gleichnamigen Zeitschrift, einem der wichtigsten europaischen Foren fir
die Nachkriegsavantgarde. In den 1960er Jahren hat der Kinstler die
Minimalisierung des Bildobjekts, die Objektivierung der kinstlerischen Mittel und
deren Neudefinition durch eine antibiographisch agierende kinstlerische
Subjektivitat paradigmatisch erarbeitet. Pragend fir Mack ist der Riickbezug auf
Wurzeln deutscher Philosophie- und Geistesgeschichte, welcher vor allem in der
sein gesamtes Werk durchdringenden Lichtthematik zu sehen ist. Glatt poliertes
Metall und eine feinmaschige Gitterstruktur bilden die Oberflache von Lichtfeld I
und offenbaren - je nach Lichtverhdltnissen und Betrachterstandpunkt -
unterschiedliche plastisch-malerische Aspekte des Bildes.
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Marty McElveen
Lebt//ives in New Orleans, USA

Pavillion Wall Prototype [Prototyp Pavillonwand], 2007
Sperrholz, Ein- und Zweiwegacrylspiegel

Marty McElveen studierte an der Louisiana Tech University, Ruston, LA,1993-
1998, sowie an der Cranbrook Academy of Art, Detroit, wo er 2007 seinen
Abschluss als Master of Architecture gemacht hat. Daimler Financial Services und
die Cranbrook Academy of Art haben 2005 den Emerging Artist Award ins Leben
gerufen, um damit ein besonders innovatives Werk eines Absolventen der
renommierten Kunsthochschule auszuzeichnen. Der Preistrager wird aus den
jeweiligen Absolventen der verschiedenen kinstlerischen Disziplinen der
Hochschule in Bloomfield Hills, Michigan, heraus nominiert und in Detroit
vorgestellt. Bis 2014 wurden die Absolventen auch in Berlin am Potsdamer Platz
oder im Daimler Contemporary prasentiert. Eine begleitende Publikation fordert
die Kommunikation des Werkes der jungen Kinstler in Richtung auf eine
internationale  Offentlichkeit. Die Preistrager der friihen Jahre waren Mark
Moskowitz (2005), Andrew Simsak (2006), Marty McElveen und Dharmesh Patel
(2007) und in 2008 Annica Cuppetelli (*1977).

Christian Megert
*1936 in Bern, CH - lebt//ives in Bern, CH

Lichtkinetisches Objekt, 1971
Holz, Metall, Glas, Spiegel, Kabel und Neonrohren

Christian Megert nimmt den Spiegel nicht nur als Material, sondern auch als Thema
seiner kinstlerischen Arbeit und erdffnet damit einen Bereich mit kulturhistorisch
weitreichenden inhaltlichen Implikationen. Collagen, Glasobjekte, Spiegelblcher,
Stelen, Mobiles und Skulpturen fir den Offentlichen Raum werden unter
Verwendung von Spiegelelementen gefertigt. Selbst in seinen Arbeiten, die aus
Natursteinen wie Granit oder Marmor bestehen, wird durch die glanzend polierten
Oberflachen die Reflektion zum Thema. Der Umgang mit neuen Materialien wie
Metall oder Licht ist auch Thema der Avantgardebewegung Zeroy, der sich Megert
1962 anschlieBt. Neben Spiegelreliefs und Skulpturen, die ihren Umraum samt
Betrachter reflektieren, entstehen ab 1963 kinetische Objekte und mit
Neonrohren versehene Lichtkasten, »Unendlichraumkasten (C.M.). Die Erfindung
des Spionspiegels ermoglicht es dem Schweizer, Kasten zu bauen, die, allseitig mit
Spiegeln ausgekleidet und mit einem Durchsichtspiegel verschlossen, sich selbst
als Raum endlos potenzieren.

Francois Morellet
*1926 Cholet, F- 2016 Cholet und/and Paris, F

Relache compact No. 1, 1994
Farbstift, Acryl und Ol auf Leinwand, lackiertes Aluminium, weiBe Argonrohren,
weiBes Kabel und Transformator
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Francois Morellet nahm 1962 in seine Bildsysteme den programmierten Zufall auf.
Er arbeitete, in Abkehr von der traditionellen Tafelbildmalerei, erstmals 1963 mit
Neonrohren. In den Reldche-Serien, gewidmet Francis Picabia, wendet sich der
Franzose dem Tafelbild zu, um es in eine Vielzahl von Teilen zu zerlegen und
rdekonstruktive neu zu definieren. Das starre Bildgeviert wird aufgebrochen und
durch geschichtete Rahmenteile in eine Vielzahl von Richtungen hin entgrenzt.
Bildtrager und zugleich leere Mitte ist ein gekipptes Quadrat. Neigungswinkel, aber
auch Lage und ggf. Farbe der acht rechten Winkel wurden mit Zufallszahlen
bestimmt, die der Seite 313 des Telefonbuchs von Maine et Loire entnommen
sind. So entsteht ein offener Zusammenschluss, in dem System und Zufall
spielerisch verwoben sind.

Walter Niedermayr
*1952 Bolzano - lebt/lives in Bolzano, |

Bildraum S5 (21st Century Museum of Contemporary Art,
Kanazawa, 2004 by SANAA), 2004
Diptychon, C-Prints. Ed. 6/30

Walter Niedermayr hat sich vornehmlich fotografisch mit Landschaften befasst, in
denen Zivilisation, Urbanisierung und Technisierung ihre Spuren hinterlassen
haben. Kazuyo Sejima (*1956) und Ryue Nishizawa (*1966) grindeten im Jahr
1995 in Tokio das Architekturbiro SANAA. Mit ihren in Asien, Europa und den USA
realisierten und projektierten Bauten eroberten die Japaner die internationale
Architekturszene. Walter Niedermayr gehort zu den wichtigsten Fotografen seiner
Generation. International bekannt wurde er durch seine fotografischen
Erkundungen des alpinen Raumes, die - durch Unterbelichtung in unwirkliches
Weil3 getaucht - stets der Realitat entriickt erscheinen. Auch Kazuyo Sejima und
Ryue Nishizawa verfolgen in ihren Bauten eine kinstlerisch abstrahierende
Haltung: »Wir sind immer fasziniert von der Ambivalenz zwischen etwas und nichts,
von der flieBenden Identitat von Materialien und Raum.

Isamu Noguchi
1904 in Los Angeles, USA - 1988 in New York, USA

Akari, 1951. Reispapier, Metall

In seinen transluzenten Lichtskulpturen, den Akaris, verbindet der Bildhauer und
Designer Isamu Noguchi seine Vorliebe fir seine japanischen Wurzeln mit dem
Streben nach Einfachheit. Die Idee zu den Akaris erhielt der Kinstler bei einem
Japanaufenthalt 1951, wo er auf die traditionellen Lampions aus Papier und
Bambus aufmerksam wurde. Ausgehend vom Eindruck dieser ebenso grazilen wie
simplen Konstruktionen begann er, neue Formen zu entwickeln, deren Herstellung
zugleich den Uberlieferten handwerklichen Produktionstechniken verpflichtet war.
Die Bezeichnung »Akaric bedeutet im Japanischen gleichermaBen )Licht¢ und
Leichtigkeit. »Dank des handgeschopften Papiers ist den Lampen eine
menschliche Warme eingeschrieben, die wir in unseren modernen, zu perfekten
Materialien vermissen. Als Folie zu unserer harten mechanisierten Existenz
erinnern sie an frihere, ruhigere Zeiten.« (I.N.,1954)
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Philippe Parreno
*1964 in Oran, DZ - lebt//ives in Paris, F

Speaking to the Penguins [Rede an die Pinguine], 2007 und 2009
Infrarotfotografie, aufgezogen auf Aluminium und Silver gelatine

Speaking to the Penguins, 2007, eine kolorierte Infrarotfotografie, zeigt den
Kinstler wahrend einer zweistiindigen Lesung flir eine Kolonie von Pinguinen am
Strand von Patagonien. Ein faszinierendes, surreales Szenario, das zugleich unser
Bewusstsein dafiir anspricht, dass Sprache unter bestimmten Umstdnden zum
Medium misslingender Kommunikation werden kann. Parreno arbeitet haufig mit
konstruierten Realitdten, welche er interpretiert und in andere traumahnliche,
virtuelle Welten transferiert, um so unsere Erfahrungen Uber die Grenzen von
phantasiertem und wirklichem Leben hinaus zu fihren.

Helga Philipp
1939 Wien, A - 2002 Wien, A

Kinetisches Objekt, 1971
Plexiglas, Metallspiegel

Kreis- oder Ringformen als Motiv finden nicht nur Eingang in Helga Philipps Grafik,
sondern auch in ihre kinetischen Objekte, in denen sie das Prinzip der miteinander
verbundenen Kreise ihrer Siebdrucke ins Dreidimensionale tUbersetzt.
Unterschiedlich breite weiBe Kreise, aufgetragen auf mehreren, hintereinander
gestaffelten Plexiglasscheiben, werden von einer Metallplatte in die Unendlichkeit
gespiegelt und produzieren so optische Interaktionen im Betrachterauge. Bei ihren
verglasten Bildkasten wird die vibrierende optische Wirkung durch die Interferenz
raumlich versetzter, durchsichtiger Bildschichten hervorgerufen. Durch den Einsatz
der reflektierenden Metallplatte als Rickseite des Objektes erweitert Philipp den
Bildraum und verstarkt die Tiefendimension der Ringstruktur, die sich in der
Frontalansicht als kurvige Struktur prasentiert und entsprechend der Standort-
veranderung des Betrachters wechselnde Ansichten bietet.

Untitled, 1970
Siebdruck

Das Werk von Helga Philipp zahlt zu jenen kinstlerischen Positionen, die seit den
1960er Jahren an einer Erweiterung der Kunst im Grenzbereich zwischen Op-Art,
konkreter und kinetischer Kunst arbeiten. Die fiir die Daimler Art Collection
erworbenen Siebdrucke sind reprasentative Manifestationen ihrer seriellen
Strukturuntersuchungen, in denen sich nicht zuletzt wahrnehmungs-psychologische
Wirkungen konkretisieren: Ab den frihen 1970er Jahren entstand eine vielteilige
Siebdruckreihe, in der Philipp die einzelnen Ringe aus einem inneren und einem
auBerem Ring aus Schwarz, WeiB und Graustufen zusammensetzte. Auf einem
quadratischen Blatt mit monochromer Hintergrundfarbe nimmt jeweils eine
Ringfarbe an Starke zur Mitte hin kontinuierlich zu, die zweite proportional dazu ab,
so dass sich der Eindruck einer konvexen Waolbung der ebenen Bildflache einstellt.
Die Drucke scheinen in den realen Raum zu dréngen, die Kreise sich dem Betrachter
entgegen zu wolben.
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Ascan Pinckernelle
*1970 in Hamburg, D - lebt//ives in Berlin, D

Ohne Titel [Untitled], 2004
Graphit und Tusche auf Papier

Ascan Pinckernelles HhArchitekturbilderc entstehen in mehrteiligen Zyklen und
widmen sich Gebauden, die der Kinstler an seinen Wohnorten oder auf Reisen
entdeckt. Den aus ihrem urbanen Kontext isolierten Hausern ist gemeinsam, dass
sie dem architektonischen Denken der Klassischen Moderne entstammen bzw.
sich an deren Vorbildern orientieren. Die kinstlerische Auseinandersetzung
beginnt mit Fotos und Skizzen zu verschiedenen Tageszeiten sowie
bauhistorischen Recherchen. Im Prozess der kinstlerischen Aneignung treten die
strukturellen Gegebenheiten der Gebdude zunehmend hervor. Es entstehen
graphische Lesarten modularer, minimalistischer Baukorper, die ebenso sehr
unser asthetisches Alltagsbewusstsein pragen, wie sie Teil der Ideologien und
Aufbriiche des 20. Jahrhunderts waren.

Justin Ponmany
*1974 Kerala, IND - lebt//ives in Mumbai, Maharashtra, IND

Untitled [Ohne Titel], 2005
Mylarfilmholographie und Acryl auf Leinwand

In Mumbai aufgewachsen, setzt sich Justin Ponmany in seinem Werk vor allem mit
Alltagserfahrungen im Lebensraum der GroBstadt auseinander. Seine Arbeiten
nehmen kaum Bezug auf die reiche Tradition Indiens, sondern verstehen sich eher
als ein Kommentar zur eigenen zeitgenossischen Kultur und lassen sich vor dem
Hintergrund des radikalen gesellschaftlichen Wandels im Sidwesten Mumbais
verstehen. Die aus drei gleichformatigen Tafeln bestehende Arbeit Untitled, 2005,
zahlt zu den wenigen abstrakten Werken Ponmanys. Silberfarbene
Mylarfilmholografie ist auf eine mit dunkler Acrylfarbe grundierte Leinwand
aufgezogen und erinnert in ihrer Struktur an ein grobes Webmuster. Der
Dreidimensionalitat evozierende Glanz dieses technisch produzierten Materials
wird durch geringe unregelmaBige Abreibungen gemindert, durch welche die
dunkle Grundierung zu Tage tritt. Auf ebenso schlichte wie sinnfallige Weise
erlauben die Eingriffe des Kiinstlers damit einen Blick hinter die Oberflache.

Lothar Quinte
1923 NeiBe, D - 2000 Wintzenbach, D

Doppel V - gelb 1969
Ol auf Leinwand

Lothar Quinte wird generell der deutschen Konkreten Kunst nach 1945
zugeordnet. Rickblickend lasst sein CEuvre jedoch erkennen, dass die Konkrete
Kunst nur ein Aspekt seiner Beschaftigung mit der malerischen Abstraktion ist.
Sein Interesse an Barnett Newman oder Mark Rothko fiihrte Quinte beispielsweise
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zu einer Malerei, die als wirkungsvolles européisches Pendant dem
amerikanischen Color Field Painting gegeniibersteht.

Die Leuchtwirkung von Farbe zeigt sich besonders deutlich bei Doppel V - gelb:
durch ein Farbspektrum von WeiB bis zu einem satten Gelb scheint das Gemalde
aus sich heraus zu strahlen. Neben der plastischen Lichtwirkung von Farbe
kommen bei Quinte immer wieder auch bildrdumliche Uberlegungen zum
Ausdruck. Bei Doppel V - gelb, welches Teil der Gruppe der Facherbilder ist, wird
die raumliche Wahrnehmung durch die konisch zulaufenden, diachromatischen
Farbbander evoziert.

Lothar Quinte

1923 NeiBe, D - 2000 Wintzenbach, D
Gegenfacher Blau-Rot 1968

Acryl auf Leinwand

Naturwahrnehmung, das Eindringen in die Tiefenschichten von Sein und Existenz,
das Bildwerden immaterieller musikalischer Klange - das ergibt einen
gedanklichen Horizont, der uns die Bildwelt von Lothar Quinte aufschlieBen hilft.
Die kinstlerischen Anfange sind verbunden mit der von HAP Grieshaber gepragten
Bernsteinschule nahe Horb, wo Quinte bis 1951 studiert. In den 1950er Jahre
widmet der Kinstler sich dem Aufbau eines Schattenspieltheaters, von Reisen und
offentlichen Auftragen fiir Wandmalerei und Kirchenfenster. 1957 verlegt Quinte
seinen Wohnsitz ins Elsass, wo er bis zu seinem Tode lebt. Eine ausgesprochene
Dualitat kennzeichnet die Zeit bis 1975: Eine in groBter Zurlickgezogenheit
entwickelte ypeinture puret einerseits, andererseits groBraumige »Kunst am Bau-
Projekte. Ein Hauptwerk der spaten 1960er Jahre ist der Gegenfécher Blau-Rot.
Das Werk bildet im Kontext der Exponate aus der Sammlung Daimler gleichsam
die Bricke zwischen den )Facher- und )Faltbildernc Quintes aus der gleichen
Periode. Die raumliche Wahrnehmung wird durch die konisch zulaufenden,
diachromatischen Farbbéander evoziert, die zwei horizontal versetzt gespiegelte
Facher ergeben.

Robert Rauschenberg
1925 Port Arthur, Texas, USA - 2008 Captiva Island, Florida, USA

Riding Bikes, 1998 [GroBfoto der Skulptur]
Neon auf Metallstander

Robert Rauschenberg ist der Erfinder, die Daimler AG der Auftraggeber der 1998
entstandenen Skulptur riding bikes. Sie zeigt zwei nebeneinander montierte
Fahrrader, deren Konturen von dinnen Neonrohren farbig nachgezeichnet sind.
Die Skulptur war urspringlich konzipiert fiir ein Wasserbecken auf einem Platz vor
dem alten Weinhaus Huth, umgeben von Neubauten Renzo Pianos und Richard
Rogers’. Durch die Kombination eines Rad an Rad montierten Gegenubers buBt
die Arbeit Sinn und Funktion als Vehikel ein. Das Pseudogefahrt mit vier Radern,
das an Duchamps Readymades oder an eine Montage aus Légers Filmcollage Le
Ballet mécanique erinnert, ist zum Stillstand verdammt. Nachdem Zweifel an einem
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unaufhaltsamen Fortschritt als Paradigma der Moderne laut geworden sind und die
Ironie als adaquates Mittel des Aufklarers wieder starker ins Bewusstsein riickt,
lieBen sich die erstarrten, auf die Hinterrader gestellten Vehikel als amisante
Denk-mal-Aufforderung an einen Auftraggeber interpretieren, dessen Erzeugnisse
den hochsten Standard der Fortbewegung garantieren.

Martial Raysse
*1936 Golfe Juan, F - lebt/lives in Issignac, F

Peinture lumiere (pour Otto Hahn), 0.). (ca.1965)
Leinwand, Neon auf Holz, Trafo, Kreide

Martial Raysse war seit 1960 Mitglied der franzosischen Kiinstlergruppe yNouveaux
Réalistest und stellte auch im Kontext der européischen Zero Bewegung aus. Seine
Arbeiten paraphrasieren die Plastikkultur, die Werbe- und Publicity-Mechanismen
dieser Zeit. Die Auseinandersetzung mit diesen Themen hat den Kinstler zu einem
Vorlaufer der Pop Art werden lassen. Besonders interessierte Raysse sich fir Neon
als Material: »lch habe das Neon entdeckt. Es ist lebhafte Farbe. Feder und Pinsel
sind Uberholt. Neon drickt getreu das moderne Leben aus, es existiert auf der
gesamten Welt. Mit Neon erhalten wir eine Vorstellung von der Bewegung der
Farbe, das heit der ruhigen Bewegung des Feingefihls.« (Martial Raysse) Die
Arbeit Peinture lumiére beschaftigt sich mit Grundbedingungen von )Bildlichkeit:
Form, Licht, Tragermaterial fir Farbe. Aber das Bild ist jinhaltslost geworden. Die
leere Leinwand reprasentiert die Malerei als kategoriale Bestimmung, so wie das
Neonlicht sowohl die Idee von Farbe als auch die Kriterien von
Bildlicht/Beleuchtungslicht  reprasentiert. Raysse setzt die Komponenten
Leinwand und Neon als Readymades ein. Insofern thematisiert diese Arbeit die
zentralen Themen von Minimal und Konzeptkunst.

Tobias Rehberger
*1966 in Esslingen am Neckar, D - lebt//ives in Frankfurt am Main, D

Aus Wien, 2014
Bild: Aquarellpapier, Farbe, Wabenkarton/Lampe: Papier, Farbe

Das formal vielgestaltige Werk Tobias Rehbergers zahlt zu den interessantesten
Positionen deutscher Gegenwartskunst. Die raumgreifende Installation Aus Wien,
2014, kombiniert eine skulpturale, polychrome Deckenlampe mit einem
groBformatigen Aquarell. In Vogelperspektive blickt der Betrachter auf das bunte
Treiben des Bad Cannstatter Wasens in Stuttgart, den der Betrachter jedoch,
verleitet durch den Titel, als Wiener Prater identifizieren mochte. Das Werk
entstand als Teil einer groBen, ortsbezogenen Installation fur den Esslinger
Kunstverein in der Villa Merkel, Esslingen. Aus groBer zeitlicher und raumlicher
Distanz blickte Tobias Rehberger zurlck auf die Region seiner Geburtsstadt
Esslingen. Die auf RaummaBe konzipierten Aquarelle hielten topographische
Stationen seiner personlichen Landkarte fest. Neu konzipierte Lampenobjekte in
den Erdgeschossraumen der Villa Merkel leuchteten ferngesteuert und synchron
zur Wohnbeleuchtung ausgewahlter Haushalte in Deutschland und Europa.
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Anselm Reyle
*1970 in Tubingen, D - lebt//ives in Berlin, D

Ohne Titel, 2005
Folie, Mixed Media, Plexiglas

Grell und offensiv markiert die Kunst Anselm Reyles haufig die Raume ihrer
Prasentation. lhre neonkalte Farbigkeit wirkt attraktiv und distanziert
gleichermaBen. Obwohl Reyle die Materialitat seiner Objekte nicht verschleiert,
fiihren seine kiinstlerischen Uberarbeitungen zu einer dsthetischen Verunklarung
ihrer urspringlichen Herkunft. Anselm Reyles multimediales Werk ist bestimmt
durch asthetische Analysen der alltdglichen Lebenswelt einerseits, durch eine
Rekontextualisierung von Strukturen der abstrakten und minimalistischen Kunst
andererseits. Landwirtschaftliches GroBgerat, per Neonorange mit einem
zeitgenodssischen Finish versehen, findet in seine Kunst ebenso Eingang wie die
Metallfolien der Zero-Kinstler oder die Kuben und Streifen der Minimalisten.

Trust, 2000. Laminatplatten, Neon
Lampe, 2002. Fundobjekt, Stroboskoplicht

Anselm Reyle transferiert in seiner kinstlerischen Arbeit urbane Phanomene in die
Kunst. Von der Malerei kommend, sind dabei reduzierte Objekthaftigkeit, Licht und
Farbe wichtige Mittel seiner Bilder und Skulpturen. trust, 2000, besteht aus Teilen
einer Wandverkleidung aus dem ehemaligen Konferenzraum einer DDR-Fabrik in
der friheren Berliner ChausseestraBe. Die Paneele wurden als Relief an die Wand
montiert und mit grellen, pinkfarbenen Neonréhren hinterlegt. Das Neon verleiht
trust ein raumliches Volumen sowie eine physisch spilirbare Energie. Die aus dem
Palast der Republik in Berlin stammende und spéter in einer Kneipe am Prenzlauer
Berg verwendete Lampe, 2002, wurde von Reyle ohne Verdnderung in den
Kunstkontext Gberfuhrt. Lediglich die Glihbirne wurde durch kiihles, unregelmaBig
blinkendes Stroboskoplicht ersetzt, wie es in Techno-Clubs verwendet wird. Nach
dem Mauerfall entdeckte die Berliner Clubszene rasch die DDR-Asthetik fiir sich.
Reyle macht Lampe zu einem Symbol flr die inhaltliche Verschiebung, die
ideologische Neukodierung, die der Leuchtkorper durch den Transfer aus seiner
ypolitischenc Umgebung in die ideologiefreie Clubkultur erfuhr.

Gerrit Rietveld
1888 in Utrecht, NL - 1964 in Utrecht, NL

L 40 Deckenleuchte, Entwurf 1920, Neuauflage Tekta 2007
Holz, Glas, Plexiglasrohrchen

Der niederlandische Architekt und Designer Gerrit Rietveld ist fir seine
Stuhlentwirfe bekannt. Als Vertreter der De Stijl-Bewegung und durch den Entwurf
seines Rot-Blau-Stuhls, indem er erstmals Farbe als Gestaltungsmittel verwendet,
wurde er zu einer festen GroBe international bekannten Designs. Rietveld
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experimentierte mit Spanplatten und Sperrholz. In Zeiten der Wirtschaftskrise
kreierte er Mobiliar aus dem Material von Lattenkisten. Spater wendete er sich
wieder Massivholzkonstruktionen zu und vertrat einen geometrischen
Formalismus. In der Architektur zahlt das Schroder-Haus zu seinen bedeutendsten
Arbeiten. Die Deckenleuchte L 40 war urspringlich ein Entwurf fir das Privathaus
von Dr. Hartog in den Niederlanden. Die Komposition dieses hangenden
Leuchtkorpers weist enge Parallelen zu Rietvelds Entwurf des Hogestoel-Stuhls
von 1919 auf. Doch anders als bei dem Stuhl, sind die Achsen der Leuchte nicht
verbunden. Die einzelnen Elemente schweben frei im Raum und schaffen sich
vertikal und horizontal Uberschneidende Bander. Die Leuchte sollte nach Rietvelds
Entwurfsgedanken eine Einheit mit seinem Mobiliar und den komplexen
Farbschemata seiner Interieurs bilden.

Christian Roeckenschuss
1929 Dresden, D - 2011 Berlin, D

Siebzehn Farbstreifen auf grauem Fond, 1983 /
33 Farbstreifen auf hellgraum Fond, 1997
Aus der Serie ,,.Séquence chromatique®. Kunstharz auf Phenapan

Christian Roeckenschuss, der aus politisch-ideologischen Grinden 1951 von
Dresden nach West-Berlin bersiedelte, zadhlt zu den wenigen geometrisch-
abstrakt arbeitenden Kinstlern im Berlin der 1950er Jahre. Pragend fur den jungen
Kinstler waren die Auseinandersetzung mit Vertretern von Bauhaus und De Stijl;
spater wurde er Mitglied der Kunstlergruppe )Systhemas, einem Zusammenschluss
vornehmlich  abstrakt-geometrisch  arbeitender  Kinstler/innen.  Seine
ausschlieBlich auf dem quadratischen Format beruhenden Kunstwerke entstehen
nicht rational aus der Idee, sondern aus der reinen Empfindung, die sie auch in den
Betrachtern auszulosen suchen. In den 1950er und 1960er Jahren entstehen
Werke mit klar umrissenen Formen und kontrastreichen Farbklangen, die nur
bedingt den strengen Gesetzen der Geometrie folgen. In diesem Sinne ist
Roeckenschuss ein Vorlaufer der spielerischen Destruktion von Geometrie und
Konkreter Kunst, wie sie aus frihen Neo-Geo-Arbeiten von Armleder und
Rockenschaub bekannt sind.

Peter Roehr
1944 in Lauenburg/Pommern, PL - 1968 Frankfurt/Main, D

Filmmontage [Film montages] 1-3, 1965-66
3 Filme auf DVD. I: 8.21 min. Il: 6.32 min. lll: 6.24 min.

Das schmale CEuvre Peter Roehrs umfasst neben Film- und Audio-Montagen auch
Text- und typovisuelle Montagen, jeweils ohne Titel und in durchgangiger
Nummerierung. Die Typo-Montagen, mit der Schreibmaschine auf Papier getippte
Felder aus Buchstaben, Zahlen oder Interpunktionszeichen zéhlen zu den ersten
Montagen Roehrs. In der Perspektive der Kunstentwicklungen der frihen 1960er
Jahre sind Roehrs Arbeiten sowohl eine Radikalisierung der seriellen Strukturen
der Zero Kunst wie auch ein Gegenstiick zu Carl Andres zeitgleich in New York
entstehenden Typewriter Drawingst. Charakteristisch fir seine Filmmontagen ist
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der Verzicht auf eine dramaturgische Inszenierung. Stattdessen zielte Roehr auf
eine bewusste Wahrnehmung von Details und eine Analyse der Bewegungs- und
Tonwerte durch das Prinzip der Wiederholung. Im Kontext der experimentellen
Kinstlerfilme der Zeit lasst sich eine Verbindung zu den Filmen von Andy Warhol
herstellen, deren gedehnte Dauer eine zeitliche Struktur einbringt, die dem Prinzip
der Wiederholung bei Roehr vergleichbar ist.

Elham Rokni

“1980 in Teheran, IR - lebt//ives in Tel Aviv, IL

Fireworks Ramadan, 2012 // Gold space #2, 2010 // Blue space, 2010
Alle: Markierstift auf Papier

Die Kinstlerin Elham Rokni, 1980 im Iran geboren, immigrierte im Alter von neun
Jahren mit ihrer Familie nach Israel und studierte bis 2010 Bildende Kunst in Tel
Aviv und Jerusalem an der Bezalel Academy of Art and Design. Rokni’s Serie
Spaces wurde 2012 im Center for Contemporary Art in Tel Aviv in der Ausstellung
Search Engine gezeigt, welche sich mit Material aus dem Internet befasste. Mit
Spaces nimmt Rokni Bezug auf ihren Migrations-hintergrund. Das Internet erlaubt
es der Kinstlerin, die Distanz zu jener Region ihrer Kindheit virtuell zu Gberbriicken.
Ausgehend von einer Google-Recherche Uber den iranischen Filmautor Abbas
Kiarostami, entwickelte sich ein individueller Suchprozess nach Bildern und
Formen mit unterschiedlichen Materialien. Die Zeichnungen von Moschee-
Interieurs sind Ergebnis einer Internetrecherche zu Bildern iranischer Ornamentik.
In der Zeichnung Blue Space wolbt sich ein reich verzierter Mihrab (geweihter Ort
in einer Moschee), welcher traditionell mit holzernen Schranken von der
Gebetstatte des Kalifen abgetrennt ist.

Pietro Sanguineti
*1965 in Stuttgart, D - lebt//ives in Berlin, D

(now) |LB [, 2001 // Over, 2003

Duraclear in Dialeuchtkasten/Duraclear in slide light-box
Showtime,1997. GroBdias in verspiegeltem Dialeuchtkasten

Pietro Sanguineti verwendet in seinen Arbeiten Sprache, die selbst schon einen
stark bildhaft-gegenstandlichen und logohaften Charakter hat. Worte wie desire,
genetic, EGO, help!, life, oder private property, die einen aus philosophischer,
soziologischer, wissenschaftstheoretischer etc. Sicht jeweils anders ausdeutbaren
Sinn entwickeln. Als Wort-Objekte lasst Sanguineti solche Begriffe als computer-
animierte 3D-Gebilde durch das leere Universum des Monitorbildes wirbeln oder als
Leuchtkasten wie eine Werbebotschaft in den Raum strahlen. Pietro Sanguinetis
(now) ist in Klammern gesetzte Gegenwart. Es zeigt, wie Aktualitat und Bedeutung
des)Jetzt( bereits im ndchsten Moment veraltet ist. Die Klammern stehen flr einen
abwesenden Kontext und fiir ein Sprachsystem, fiir Grammatik und Interpunktion,
fur eine Syntax, die formal und inhaltlich relevant ist. Die endlose Bewegung des
mow im Video wie die absurde GrdRe des Wortes im Leuchtkasten inszenieren den
Prozess von Valorisierung und Entwertung im Produktions-prozess, dem auch die
kulturelle Produktion unterliegt.
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Pietro Sanguineti
*1965 in Stuttgart, D - lebt/lives in Berlin, D

Void, 2010
Metall, Spiegelfolie

Pietro Sanguineti Uberprift in seinen Arbeiten Anspruch, Mittel und Aussagen der
frihen Konzeptkunst. Begriffe, Zitate und Zeichen werden aus ihren urspringlichen
Kontexten herausgelost, neu zusammengesetzt und asthetisch »hochgetuned:. Der
Kinstler untersucht dabei die verschiedenen Ebenen der Mediatisierung, durch die
unsere Welt Gestalt annimmt. Worte wie desire, genetic, EGO oder VOID entwickeln
einen aus philosophischer, soziologischer, wissenschaftstheoretischer etc. Sicht
jeweils anders ausdeutbaren Sinn. Dabei, und das ist entscheidend, sind fir den
Kinstler in der Prasentation die Leerstellen genauso wichtig wie die Zeichen, die
'entleerten' Rdume und Flachen sind ein wesentlicher Bestandteil seines
kinstlerischen Konzepts. Die Wortskulptur VOID fangt in den spiegelnden
Leerraumen der einzelnen Buchstaben das Ideal der jLeeres als einem Momentum
der Kunst des 20. Jahrhunderts ein, die Skulptur wird zugleich real und bildhaft zu
einem Sprach-Raum, in welchem Anspruch und Leerlauf von Sinnstiftung gleichsam
implodieren.

Glinter Scharein
*1949 in Bassum, D - lebt/lives in Berlin, D

Sehnsuchtstriptychon, 1987/88
Ol auf Hartschaumplatte

Glnter Scharein begann in den 1970er Jahren mit Bildobjekten aus Karton und
Siebdruckarbeiten. 1978 wechselt er zu Pinselarbeiten, mit welchen die
Tiefenraumlichkeit der Farbe in neuer Qualitdt ausgelotet werden kann. Die
minutiose Strichtechnik der Frihzeit entwickelt Scharein zu einem Punktraster
weiter, bestehend aus hunderten tonaler Farbverlaufe und Tausenden von
Punkten. Diese von wissenschaftlicher Akribie geleiteten Farbrecherchen
verbinden sich mit einer spirituellen Aufladung Uber Bildtitel und motivische
Anklange an deutsche Maler der Renaissance und Romantik wie Matthias
Grinewald und Caspar David Friedrich. Die sphérische Abstraktheit und
malerische Verdichtung religidser Themen darf man als Folie fir das Sehnsuchts-
triptychon der Daimler Art Collection lesen. Das konkrete Heilsgeschehen in den
Werken der kunsthistorischen Vorlaufer Ubersetzt Scharein in eine freie
Farbbewegung, die nun vom Betrachter individuell und emotional nachvollzogen
werden kann.

Oskar Schmidt
*1977 in Erlabrunn, D - lebt//ives in Berlin und/and Leipzig, D

The American Series / Windows (Mirror, Metal Bowl, Bottle), 2013
Archival Inkjet Print auf BarytPapier. Auflage 5 + 2 AP. 3 Werke
The American Series I-XIl, 2011 . Museo Fine art print. Auflage von 5 + 2 AP
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Oskar Schmidt setzt sich intensiv mit Komposition und Atmosphare von lkonen der
Fotografiegeschichte auseinander und interpretiert diese in seinen aufwendig
inszenierten Arrangements. Seine Fotoreihe The American Series rezipiert die
historischen SchwarzweiBfotos des Fotojournalisten Walker Evans aus dem Jahre
1936, welche die sozialen Auswirkungen der wirtschaftlichen Depression in den
amerikanischen Sudstaaten dokumentieren. Evans portraitierte Mitglieder der
Familie Boroughs in und vor ihrer Holzhiitte, wobei er in Pose, Haltung und
Arrangement gestaltend eingriff und so die vorgefundene Realitat inszenierte. In
seinem Studio rekonstruierte Oskar Schmidt die Holzhlitte der Familie Boroughs
und schafft es in den entstandenen Stillleben, die Présenz der Abwesenden
wahrnehmbar zu machen. Raumdffnungen, Dunkelheit, Licht und Schatten bannen
den Blick und ziehen in das Rauminnere. Obwohl Stiihle unbesetzt, Schwellen
unbetreten bleiben, scheinen die Fotografien alles andere als menschenleer.

Klaus Staudt
*1932 Ottendorf, D - lebt//ives in Frankfurt am Main, D

Uberall Licht [Light everywhere], 1995
Entdeckung [Discovery], 1995. Beide: Acryl auf Holz, Plexiglas

Klaus Staudt gehort zum Umkreis der Gruppe »Zeroy, jedoch auch, wie die Kinstler
Max Bill und Richard Paul Lohse, zu den systematisch-konstruktiv arbeitenden
Kinstlern der Nachkriegszeit. Kennzeichnend fir die Konstruktive Kunst ist das
Verfahren, mit Methoden der exakten Wissenschaft optisch-dsthetische
Phéanomene zu erforschen. Staudt behandelt Licht nicht als bloBe Erscheinung,
sondern als konkretes Material, das wesentlicher Bestandteil fir die Wirkung
seiner Werke ist. Auf einer meist quadratischen Grundflache werden eine
definierte Anzahl an Mikroelementen (Prismen, Stébe, Quader, etc.) seriell und
unhierarchisch angeordnet. Die Mikroelemente sind manchmal teils auf, teils
hinter Acrylglas aufgebracht. Die materielle Reliefstruktur wird durch die Wirkung
des Lichts in ihrer Plastizitat erst sichtbar ausgeformt.

Ridiger Tamschick (1942 Leipzig, D - lebt//ives in Stuttgart, D)

Lichtzeichen XXX, 2017
Neon, Argon, Plexiglasbox, Transformator

Der in Stuttgart und Sldfrankreich lebende Maler Rudiger Tamschick ist vor allem
ein Farb-Licht-Maler, weitere Schwerpunkte seiner Arbeit sind Biihnenbild,
Performance, Lichtinstallationen, Plastiken und Wandbilder. Von 1962-67 Studium
an den Akademien in Stuttgart und Minchen sowie in Vancouver. Von 1973-1991
Lehrtatigkeit an der Staatlichen Akademie der Bildenden Kinste, Stuttgart, im
Fachbereich Bihnenbild. ,In der Neonarbeit Lichtzeichen XXX, 2017, durchdringen
sich Rot und Blau und ergénzen sich zu einem einfachen geteilten Kreis-Zeichen.
Dieses steht fur Dualitat, aber auch fir ein sich Entgegenkommen, eine Geste der
Verstandigung und des Aufeinander-Zugehen. Die Schraglage erzeugt den
Eindruck dynamischer Bewegung. Wie alle meine Lichtzeichen und Neonarbeiten
entstehen diese aus spontan gezeichneten Skizzen. ,Die Transformierung in Neon
bewirkt die festgehaltene Aufmerksamkeit eines spontanen Gedankens.“ (R.T.)
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Jef Verheyen

1932 Itegem, B - 1984 Saint Saturin d’Apt, F
Espace (grin), 1963

Ol auf Leinwand

Der belgische Maler Jef Verheyen war in den frihen 1960er Jahren Mitglied der
europaischen Zero-Bewegung. Ein wesentlicher Aspekt von Verheyens Malerei ist
seine Beschaftigung mit dem Farbverlauf, der fir ein kontinuierliches FlieBen und
Verandern der Farbe steht. Die schwebend-verflieBenden Ubergénge der Farbe,
hier von Gelbgrin nach Hellgrin/Tirkis, suggerieren eine farbige Atmosphére. Der
Farbverlauf formuliert die Mdglichkeit einer optischen Ausbreitung selbst in den
Raum hinein, der - worauf der Titel Espace hindeutet - ein Farbraum ist. Verheyens
Thema ist die Leinwand als nur scheinbar zweidimensional, tatsachlich jedoch
flacher Korper. Die Flachigkei der Malerei wird erfahrbar, indem die Farbe mit Hilfe
ihres Lichtwertes energetisch aufgeladen wirkt.

Michael Wesely
*1963 in Minchen/Munich, D - lebt/lives in Berlin, D

Potsdamer Platz 27.3.1997-13.12.1998
SchwarzweiBfotografie, Diasec, Stahlrahmen, Ed. |/ 6+

Durch extreme Langzeitbelichtungen macht Michael Wesely in seinen analogen
Fotografien Zeitlichkeit und Veranderung visuell erfahrbar. Zwischen 1997 und
2000 dokumentierte er die Bauarbeiten auf dem Potsdamer Platz mit einer
Belichtungszeit von bis zu 26 Monaten. Mit dieser Methode schuf der Fotograf
Zeitdokumente der prozesshaften  Stadtentwicklung: unzahlige einzelne
Augenblicke verbinden sich zum atmosphérischen Gesamtbild einer gigantischen
Baustelle mit Geb&auden, die nahezu transparent erscheinen, indem sie sich durch
einander Uberlappende raumlich-zeitliche Schichten manifestieren und von
Bewegungs-, Licht- und Wetterlinien durchzogen sind, die Uber die verschiedenen
Jahreszeiten hinweg eingefangen wurden. Als Motiv wahlte Wesely einen historisch
bedeutsamen Ort mit Symbolcharakter: der Potsdamer Platz wurde er nach dem
Mauerfall zu einem Symbol fir die deutsche Wiedervereinigung und flir den Beginn
eines neuen Zeitalters nach dem Ende des Kalten Krieges.

Ben Willikens
*1939 Leipzig, D - lebt//ives in Stuttgart, D

Raum 37, 1984. Acryl auf Leinwand

Die Geschichte des Bildraumes in der abendlandischen Malerei von Saenredams
monochrom durchlichteten Kirchenrdumen bis zu Josef Albers’ yMeditationstafeln
flr das 20. Jahrhundert, von Raphaels rational gebauten Raumfluchten bis zu
Malewitschs »Schwarzem Quadratc von 1913, haben wenige Maler unserer Zeit so
akribisch erkundet wie Ben Willikens. Die vergeistigte Klarheit von Raphael und
Albers ist in Willikens Bild Raum 37 von 1984 eingegangen. Die Innenrdume der
1980er Jahre sind zugleich abstrakter und konkreter als Willikens anonyme
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Anstalts- und Unterbringungsraume der 1970er Jahre. Abstrakt meint: Das haufig
dem Quadrat angenéherte Bildformat verbindet sich mit lichten, quadratischen
Tiaroffnungen, Lichtfeldern und lehnenden Bildobjekten zu einem abstrakten
yTheater der Absenz(, wie eine italienische Kritikerin die Wirkung dieser Raume
einmal bezeichnete. Zugleich wird das Auge des Betrachters konkret durch den
Raum geleitet durch eine Lichtregie, die vom schattigeren Vordergrund hin zu
Zonen reinen Lichts sich 6ffnet. Surreale Momente kommen durch die Uhr und
schwebende Stabe hinzu.

Ben Willikens

Das All [The universe], 1990

Entwurf fir / draft for Auditorium Daimler AG, Stuttgart Mohringen
Gouache auf Papier/on paper

Kompositorische und formale Analysen der Raumfluchten in Leonardos Mailander
Abendmahl und Raphaels Schule von Athen (Rom, Vatikan) flieBen ein in Willikens’
dreiteilige, 14 bzw. 20 Meter breite Wandmalereien fir das Auditorium von Daimler in
Mohringen. Der Raum des Erfinders transformiert das karge Raumkonzept Leonardos
zu einem modernistischen Denkraum flr einen Erfinder, wie Baden-Wirttemberg sie
mit schwabischen Gelehrten von Kepler bis Daimler kennt. Das Wandbild Die Dynamik
der Idee hingegen erweitert optisch den realen Raum in eine Licht durchflutete,
symmetrisch in eine offene Ferne gestaltete Raumlichkeit. Das A/l mit seinen
aufstrebenden Kuben und Quadern stellt sich in die Tradition barocker
Deckenmalerei.
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