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Das Bauhaus-Jubildumsjahr 2019 stellte fur
den Jenaer Kunstverein Selbstbesinnung und
Herausforderung dar. In diesem Jahr kreuz-
ten sich Kunst- und Vereinsgeschichte: Die
enge VerknUpfung zwischen dem historischen
Bauhaus und dem historischen Jenaer Kunst-
verein auf dem weiten Feld der Klassischen
Moderne ins Bewusstsein der Offentlichkeit
zu holen, gilt als Verpflichtung des Kunstver-
eins und trdgt zugleich zur Profilierung Jenas
als Stadt der Moderne bei. Erinnert sei an
die zahlreichen Ausstellungen von Weimarer
Bauhaus-Meistern im historischen Jenaer
Kunstverein wie auch an Paul Klees so bedeu-
tenden ,Vortrag, gehalten aus Anlass einer
Bilderausstellung im Kunstverein zu Jena am
26. Januar 1924" im Griesbachschen Garten-
haus, auch liebevoll Prinzessinnenschlésschen
genannt, dem damaligen Ausstellungsort des
Kunstvereins.

Das enge Band der Zeitgenossenschaft
zwischen Bauhaus und Kunstverein im jun-
gen 20. Jahrhundert ist nunmehr (Kunst-)
Geschichte und Stoff fUr museale Prdsen-
tationen und wissenschaftliche Forschung
geworden. Der heutige Jenaer Kunstverein ist
allerdings keine museale Institution, sondern

Vermittler und Férderer gegenwdrtiger Kunst.

Seine Zeitgenossenschaft mit der Kunst hat
Bestand im alten wie im neuen Kunstverein,
allein die Kunst dndert sich.

Ein Blick in das Themenjahr 2019

So lag im Bauhaus-Jubildumsjahr 2019 fur
den Jenaer Kunstverein die Herausforderung vor
allem darin, einen Spannungsbogen zu ziehen
zwischen Vergangenheit und Gegenwart. Gibt
es Kontinuitaten zwischen der Klassischen Mo-
derne und der heutigen zeitgendssischen Kunst?
Welche Verdnderungen, Neuerungen und Trans-
formationen lassen sich aufzeigen?

Dieser Frage wurde in Form von sechs Aus-
stellungen nachgegangen. Dabei wurden vier
Ausstellungen in der Galerie des Kunstvereins
im Stadtspeicher realisiert und zwei Skulpturen-
ausstellungen im AuBenraum umgesetzt - im
Botanischen Garten und im Frommannschen
Garten, in Zusammenarbeit mit der Professur
fUr Spezielle Botanik und dem Lehrstuhl for
Kunstgeschichte der Friedrich-Schiller-Univer-
sitdt.

Das gesamte Ausstellungskonzept war
wesentlich von der Dialektik zwischen Abs-
traktion und FigUrlichkeit in der kUnstlerischen
Formensprache geprdgt, also von jenen zwei
Polen, zwischen denen sich die Klassische Mo-
derne entfaltete und in dessen Spannungsfeld
sich auch das Bauhaus in den Weimarer Jahren
befand. Der Jenaer Kunstverein agierte als Ver-
mittler zeitgen&ssischer Kunst auch und gerade
im Bauhaus-Jubildumsjahr gesamtheitlich, d. h.
die klassischen Gattungen der bildenden Kunst
(Malerei, Grafik, Skulptur) wurden genauso
berucksichtigt wie neue kinstlerische Medien
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(Installation, Environment, Videokunst) und die
performativen Kinste (Musik, Literatur, Perfor-
mance). Grundlegendes Prinzip war es, inner-
halb einer Ausstellung jeweils zwei kinstlerische
Positionen zu prdsentieren, die sich dialektisch
ergdnzen bzw. kontrastieren.

In der ersten Ausstellung des Jahres 2019
stand abstrakte Malerei von Stefan Schiek den
figUrlichen Skulpturen von Laura Eckert gegen-
Uber. Die (gebrauchs-)gegenstdndlich anmuten-
de Keramik von Reneé Reichenbach wurde in der
zweiten Ausstellung im Stadtspeicher kontras-
tiert mit den geometrischen Raster-Grafiken
von Oliver Bekiersz. In der dritten Ausstellung
stand die abstrakte, teilweise computergene-
rierte Bildhauerei Peter Wackernagels neben
figUrlichen Werken von Carolin Gasse, die zwi-
schen Fotografie und Malerei changieren. Auch
die Gartenausstellungen des Jenaer Kunst-
vereins folgten dem dialektischen Prinzip. Die
kristalline Installation Kwant-3 von Dr. Molrok
alias Michael Ritzmann im Frommannschen-
SkulpturenGarten traf auf die archaischen Men-
schen-Figuren von Dietrich Klinge. Zwischen den
benachbarten Ausstellungsfldchen entspann
sich eine Korrespondenz zweier verschiedener
dsthetischer Herangehensweisen.

Das dialektische Gefige der Ausstellungen
sollte dem Blick direkte Vergleichs- und Unter-
scheidungsméglichkeiten anbieten. Im besten
Falle sollte die kontrdre GegeniUberstellung zeit-

gendssischer Formensprachen zu einer Synthe-
se fUhren, die Auskunft gibt Uber Wesentliches
der gezeigten Kunst. Das Angebot zur Analyse
formaler Unterschiede sollte zudem Erkenntnis-
se Uber inhaltliche Verwandtschaften ermég-
lichen. Die Bildung einer Synthese aber lag allein
im Auge der betrachtenden Person.

Mit der letzten Ausstellung des Jahres 2019
wurde das dialektische Gefiige zugunsten des
Pluralismus bewusst aufgebrochen. Das Jahres-
konzept wurde selbstreflexiv um eine Dialektik
des Kuratorischen erweitert. Dem vom Kunst-
verein entwickelten Jahreskonzept wurde eine
Ausstellung hinzugefigt, die von marke.6, der
Studierenden-Galerie der Bauhaus-Universitat
Weimar, gestaltet wurde. Ausschlaggebend fur
diese Kooperation im Bauhaus-Jubildumsjahr
war die historische Verbindung zwischen dem
Jenaer Kunstverein und dem Weimarer Bau-
haus, die bis in die Gegenwart Bestand hat.

Die Ausstellung Women of the house wollte sich
einer kritiklosen Hommage an die klassische
Moderne entziehen, indem sie sich historischen
wie auch zeitgendéssischen Gender-Aspekten
widmete. Sexualitdt, Rollenverhdltnisse und
-bilder im Privat-Intimen, wie auch im Offent-
lich-Politischen wurden in verschiedensten
Kunstformen und -medien zur Sprache ge-
bracht. In dieser Themenwahl zeigt sich auch
eine Kontinuitdt zwischen altem und neuem
Bauhaus - der neue Mensch, der sich seiner ge-
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sellschaftlichen Einschrédnkungen bewusst wird
und nach Befreiung und Verdnderung strebt.

Mit der Ausstellung Women of the house
schloss das Jahresthema Dialektik der Formen
- Dialektik der Moderne im Jenaer Kunstverein,
zugleich eréffneten sich Ideen und Konzepte,
die im Jahr 2020 aufgegriffen und fortgefuhrt
werden. So wird mit dem deutschlandweit
ausgeschriebenen Ausstellungspreis fir junge
Kurator*innen, initiiert und umgesetzt durch
den Jenaer Kunstverein, erstmals in Thiringen
die Praxis des Kuratorischen gewirdigt. Des
Weiteren wird die Zusammenarbeit mit der Kul-
turstadt Weimar fortgefUhrt, diesmal mit dem
Kunstfest Weimar und der ACC Galerie. Histori-
sche Beziige werden 2020 ebenfalls wieder the-
matisiert. Diesmal wird es etwas zeitgeschicht-
licher, dafUr aber noch selbstbezogener - der
Jenaer Kunstverein wird 30! Als Resultat eines
retrospektiven Blicks auf die Geschichte des
neuen Jenaer Kunstvereins, der 1990 gegrindet
wurde, wird das Jahresthema, ganz offen und
doch fokussiert, Vielfalt! lauten.

Woas aber bleibt an Erkenntnis und Erfah-
rung aus dem Ausstellungsjahr 2019?

Die experimentelle Anwendung eines for-
mellen dialektischen Konzepts ermdglicht es,
sich unabhéngig und frei von inhaltlicher Deu-
tung, rein visuell und somit niederschwellig der
Kunst zu ndhern. Nach dem ersten Blick werden
unwillkirlich Fragen nach den Inhalten der pra-

Ein Blick in das Themenjahr 2019

o

sentierten Kunst aufgeworfen, die aus dem her-
metischen Raum der Kinste in gesellschaftliche
Bedeutungsfelder fihren kénnen. Dennoch sind
konkrete Orientierungsangebote bei dieser Fra-
gen- und Blickentwicklung hilfreich. Dies leistete
der Kunstverein durch seine kunstvermittelnden
Angebote in Form von FUhrungen, EinfUhrungs-
reden und Ausstellungsbeiheften. Der Katalog,
in dem Sie gerade lesen, ist die Synthese des
Themenjahrs 2019, indem die einzelnen Ausstel-
lungen zusammengefUhrt werden. Er versam-
melt fotografische Impressionen der Ausstellun-
gen und Texte, die als Reden zu den jeweiligen
Eréffnungen gehalten wurden. Bericksichtigen
konnten wir nicht die zahlreichen literarischen
und musikalischen Veranstaltungen, nicht die
Jahresauktion des Jenaer Kunstvereins, der
groBBten Auktion fur zeitgendssische Kunst in
Thiringen, die mit einem eigenen Katalog doku-
mentiert wurde. Und auch nicht die Ausstellung
zum Botho-Graef-Kunstpreis der Stadt Jena, zu
dem ebenfalls ein eigenes Beiheft erschien.

Sie sehen, die Aktivitdten des Jenaer
Kunstvereins sind vielfdltig und gréBtenteils
ehrenamtlich getragen.

Ich winsche bei LektUre, Blick und Asso-
ziation anregende Kontemplation und dialekti-
sches Vergnigen.

11
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Stefan Schiek: Unfold, Glanzlack auf
Aluminium, 2017, 200 x 300 cm

— Michaela Mai
EinfUhrung in die Ausstellung
Laura Eckert — Stefan Schiek

D>

|

Eckert: Signs of sleep,

Laura

Eichenparkett, Eisengestell, Beize,
2013, 70 x 220 x 120 cm




Inmitten der Arbeiten von Laura Eckert und
Stefan Schiek wird sofort die Dialektik zwischen
Abstraktion und Figirlichem, zwischen Skulp-
tur und Malerei erfahrbar. Einerseits finden

wir plastische Formen aus Holz vor: Figuren im
Raum. Auf der anderen Seite sind wir umgeben
von Malerei auf planen Aluminiumplatten. Na-
turliches trifft auf Industrielles, erdige Natur-
téne auf knallige Farben, raue Oberfldchen auf
Hochglanz, Bildhauerei auf Malerei. Das alles
scheint erst einmal in absolutem Gegensatz zu
stehen - wie These und Antithese in der dia-
lektischen GespréchsfUhrung der Philosophen.
Und doch ergénzen sich die beiden Positionen
und treten in einen Dialog, der vielleicht zu einer
Synthese fUhren mag.

Stefan Schiek

Bei Stefan Schiek begann alles mit ein paar
alten Dosen Lack, die er wahrend eines Auf-

enthalts in Spanien auf einem Flohmarkt fand

- oder die ihn dort fanden. Zufall oder Schicksal.
Er war sofort fasziniert von der Materialitdt des
Lacks, seiner zdhflissigen Konsistenz und der
unglaublichen Intensitdt der Farbe. Bis heute ist
er dem Lack treu geblieben und hat daraus eine
ganz eigene Art der Malerei entwickelt.

Ausstellungen 2019 — Laura Eckert, Stefan Schiek

Die hier ausgestellten Werke sind nur ein
kleiner Ausschnitt aus seinem gesamten Schaf-
fen. Es gibt durchaus auch figirliche Darstel-
lungen: Szenen aus dem Leben. Verbindend ist
in allen Arbeiten die Abstraktion, das Spiel mit
Fladche, Raum und Farbe. Seine ,Streifenbilder’
scheinen in puncto Abstraktion in seinem Ge-
samtwerk einen Kulminationspunkt zu bilden.

Wenn wir uns die im Jenaer Kunstverein
ausgestellten Werke ansehen, so wirkt die
Farbigkeit der Bilder, die Materialitdt unmittel-
bar auf uns. Die hochgldnzende Oberfldche ruft
im ersten Moment woméglich Assoziationen zu
hochwertigen Designobjekten hervor - frisch
poliert. Doch lassen wir uns von der meist spie-
gelnden Hochglanz-Oberflédche nicht abhalten,
auf das zu blicken, was darunter liegt.

Die Grundstruktur der gezeigten Werke
entsteht durch die Rasterung der Bildfléche,
die vertikalen Streifen. In vielen Schichten tragt
Stefan Schiek Lack auf, wobei die Farbpalette
durch Intuition und Stimmung oder die Charak-
teristik des Dargestellten bestimmt wird. Der
Farbauftrag erfolgt teils durch Schittung, zu-
sdtzlich aber tatsdchlich - und bei vielen Arbei-
ten ausschlieBlich - durch den Pinsel. Sichtbar
ist: die Streifen sind nicht flachig koloriert, nicht
monochrom. Sie stehen auch nicht absolut ab-
gegrenzt nebeneinander. Bei genauem Hinsehen

15
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wird augenscheinlich, dass es sich um sich
Uberlagernde Farbschichten handelt, dass
sich die einzelnen Streifen durchdringen, was
den Werken eine starke Dynamik und Tiefen-
wirkung gibt.

Bei den groBformatigen Werken mit dem
Titel Unfold sehen wir, wie sich Falten auf dem
flachen Bildtrdger realisieren lassen. Hier ent-
steht RGumlichkeit und Tiefe nicht nur durch
die verschiedenen Farbschichten der Streifen,
sondern zusdtzlich durch die Form, in die das
farbige, durch Streifen strukturierte Feld ge-
bracht wird: Eine Fldche aus cremeweiBem Lack
bannt die dynamische Fldche aus den parallel
angeordneten vertikalen Streifen in eine drei-
dimensional wirkende Form. Die perspektivische
Formung durch die monochrome, helle, gléinzen-
de Fléche potenziert den Eindruck der rdum-
lichen Tiefe.

Das Werk Window fUhrt uns durch die
breite, schwarze Rahmung in den Bildraum und
zeigt eine véllig neue Interpretation von Land-
schaftsmalerei. Ein Blick durch das Fenster in
den natirlichen AuBenraum - realisiert ohne
gdngige Fluchtpunkte und illusionistische Pers-
pektivitat, in vollkommener Abstraktion.

Jeder Streifen eréffnet einen Raum, der sich
wiederum aus vielen Schichten konstituiert -

Ausstellungen 2019 — Laura Eckert, Stefan Schiek

entstanden durch das Spiel aus der multiplen
Wiederholung von Verdecken und Freilegen, von
Erschaffen und Zerstéren. Der Arbeitsprozess,
der aus vielen Vorgdngen von Farbauftrag,
Trocknung und Schleifen besteht, scheint am
Ende bei Stefan Schieks Arbeiten nicht mehr
sichtbar, Iésst die gldnzende und spiegelnde
Oberfldche ja keinen einzigen Pinselstrich
erahnen. Nachzuvollziehen ist der Prozess
aber eben doch: Denn durch das partielle Ab-
schleifen werden einzelne Farbschichten, also
die, geschichteten’ Schichten, offenlegt.

Die Warpaintings thematisieren explizit
den Arbeitsprozess des Kinstlers: Es scheint
kein einfacher zu sein, es ist vielmehr ein Kampf
zwischen Formen und Entstehen lassen, zwi-
schen Kontrolle und Geschehen lassen, zwischen
Absicht und Unvorhergesehenem. Es geht um
den kinstlerischen Schaffensprozess, der uns
durch die Werke veranschaulicht wird. Geplant
werden kann dieser vom Kinstler nicht vollends.
So sind die Werke auch als eine Art langwieri-
ger und vielschichtiger Verhandlungsprozess
zwischen Material und Kinstler zu sehen, wobei
jeder seinen Willen durchzusetzen versucht.
Wenn der Kampf ausgefochten ist, erhdlt er
seinen Abschluss durch eine versiegelnde Klar-
lack-Schicht.

17
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Im Nebenraum befindet sich ein Werk aus
der Serie der Warpaintings, das allerdings keine
Schutzschicht aus Klarlack erhalten hat. Hier
strahlen uns matte Farben an, der Kampf zwi-
schen Maler und Material bleibt freigelegt und
Idsst den Prozess des Entstehens ganz direkt
und unmittelbar auf uns wirken.

Laura Eckert

Fladche und Raum, Schichten und Prozesshaf-
tigkeit — das zeichnet ebenso die Arbeiten der
Bildhauerin Laura Eckert aus, wenn auch auf
gdnzlich andere Art und Weise.

Das Material, aus dem Laura Eckert ihre
Figuren formt, entstammt der Natur. Bei ihren
Werken kommen sowohl Baumstdmme als auch
alte Balken, hochwertige Harthdlzer aus alten
FuBb&den oder profane Dachlatten zum Ein-
satz. Alles, was schon einmal verwendet wurde,
wird wiederverwertet, aus dem urspringlichen
Gebrauchskontext herausgenommen und in den
Kontext der Kunst UberfUhrt, mit einer neuen
Bedeutung versehen - ohne die Spuren des
Vergangenen abzustreifen oder zu verbergen.
So spiegelt sich in der Zusammensetzung und
Formung der Figuren schon eine Grundidee des

Dargestellten: Ebenso wie das verwendete Holz
tragt jeder Mensch Spuren der Vergangenheit in
sich. Und das ist es, worum es Laura Eckert geht:
um den Menschen und vor allem den Prozess des
Mensch-Seins.

War es in der Antike und lange Zeit darUber
hinaus in der Kunst das Ziel, den Menschen in
seiner Vollendetheit, in seiner Perfektion darzu-
stellen, steht Laura Eckert mit ihren Werken in
genauer Opposition dazu: Gerade das Unvollen-
dete, das Unperfekte kommt in ihren Werken zum
Ausdruck. Der Mensch wird hier nicht als fertiges
Subjekt verstanden, sondern als ein sich sténdig
transformierendes und sich entwickelndes Wesen.
Das Non-Finito, also das Unvollendete, erklarte
Ubrigens schon der Bildhauer Auguste Rodin zu
einem eigenstdndigen Stilmittel. Laura Eckert
tragt mit ihren plastischen Arbeiten gewisserma-
Ben zu dessen Weiterentwicklung bei.

Der liegende Torso o.T. | Landung besteht
groBtenteils aus einer Astgabel. Die Grundform
der Skulptur ist also durch die Eigenschaft des
Materials vorgegeben. Der Kérper wird erwei-
tert durch Hinzufigen von Leisten und fldchigen
Holzplatten. Und obwohl der Kérper durch das
Addieren einzelner Teile erweitert wird, bleibt er
doch fragmentarisch.



Ausstellungen 2019 — Laura Eckert, Stefan Schiek
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Im Obergeschoss treffen wir auf eine weitere
liegende Figur: Signs of Sleep. Auf einem Tisch
eroffnet sich uns eine vielschichtige Form, die
an Architekturmodelle oder topographische
Landkarten erinnert. Auch hier sind es unzdh-
lige Schichten und Teile, aus denen ein Kérper
entsteht. Die Gestalt der liegenden, schlafen-
den Figur erhebt sich wie eine Landschaft aus
der Ebene. Und zugleich tauchen wir ein in die
Tiefen des Menschlichen, wenn Assoziationen
zu Schlaf, Traum und Unbewusstem geweckt
werden.

Blicken wir in die Gesichter der Figuren
Laura Eckerts, vermitteln sie Ruhe und Zeit-
losigkeit. lhre Prdsenz ist unmittelbar. Sie
wirken trotz ihrer Namenlosigkeit, die weniger
als Zeichen von Anonymitdt, mehr als Zeichen
des Uberindividuellen gesehen werden kann,
menschlich auf uns, scheinen unseren Blick zu
erwidern. Allerdings wird ebenso unmittelbar
augenscheinlich, dass die Figuren durch ver-
schiedene Teile, Bretter oder Aststicke, zusam-
mengesetzt sind. Die auffélligen Risse, die durch

Ausstellungen 2019 — Laura Eckert, Stefan Schiek

Gesicht und Kérper gehen, werden bewusst
nicht kaschiert, sondern sind Teil des Ganzen.
Wadhrend die Antlitze figural und plastisch aus-
geformt sind, verzichtet die KUnstlerin auf eine
naturalistische Darstellung der zugehérigen
Kérper. Stattdessen thronen die Képfe auf ske-
lettartig und prothetisch wirkenden Lattenge-
rUsten. Der Mensch - eben nicht nur aus einem
Holz geschnitzt - als vielschichtiges Wesen, als
Konstrukt einer Entwicklung, nicht ohne Makel,
wirft den Blick zurick auf das Gegenuber.

Beim Betreten des Raumes st6Bt man auf
eine (Uber)lebensgroBe Figur mit dem Titel Her.
Sie steht mit beiden Beinen auf dem Boden,
wirkt monumental und doch fragil. Ist man im
ersten Moment mit der Rickenansicht konfron-
tiert, zieht die Figur die Betrachter*innen in den
Raum und fordert dazu auf, ihr frontal gegen-
Uberzutreten. Wie in der Begegnung mit einem
menschlichen GegenUber erhofft man sich
Auskunft Uber das Wesen durch den Blick in das
Gesicht. Doch die Erkenntnis, die wir vermeint-
lich durch den Blick in die Augen, in das Gesicht

21
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des Anderen erwarten, wird uns verweigert.

Die lllusion, das Wesen und den Charakter eines
Menschen durch die GuBBere Erscheinung zu er-
kennen, zerbricht.

Die gesamte Figur besteht aus hunderten
Einzelteilen, ihr Bild wurde mit Kettensdge,
Hammer und MeiBBel aus dem Holz gehauen.
Das Motiv von Konstruktion und Destruktion,
von Erschaffen und Zerstéren, das auch Ste-
fan Schieks Werke durchzieht, ist auch hier
gewissermafBen Grundprinzip des Schaffens-
prozesses. Der durch verschiedene Spuren und
Schichten offengelegte Prozess veranschaulicht
uns die Formbarkeit des Kérpers und gibt Laura
Eckert zugleich Freiheit, Figuren wachsen zu
lassen, sie entstehen zu lassen. Damit bezieht
die KUnstlerin auch die Idee von zeitgends-
sischen und futuristischen Technologien zur
Optimierung des menschlichen Kérpers in lhre
Werke ein.

In jeder Figur finden sich Leerstellen,
absichtlich herbeigefiuhrte Verletzungen und
Fragmentarisches. Die Vielschichtigkeit des
Menschen in seiner Konstitution wird in der
Begegnung mit den Skulpturen offenkundig.
Ebenso zeigt sich, dass der Prozess, den Laura
Eckert bei der Formfindung im Arbeitsprozess

durchlauft, gleichermafBen fiur den niemals ab-
geschlossenen Prozess des Mensch-Seins von
elementarer Bedeutung ist.

Wie bei Stefan Schieks Malerei erscheint
der Schaffensprozess als ein sténdiges Suchen,
ein Aushandeln zwischen Material und Kinst-
ler*innen-Hand, aus dem das jeweilige Werk
entsteht. So treten die figUrlichen Positionen
Laura Eckerts nicht nur in einen Dialog mit
Stefan Schieks ungegenstdndlicher Malerei, sie
generieren gerade in der GegenUberstellung
Synergieeffekte, treten in Beziehung zueinander
und nehmen Bezug aufeinander. Aus These und
Antithese entsteht durch die Gegeniberstel-
lung der beiden Positionen letztendlich eine Art
Synthese.

Ich freue mich sehr Uber die Entscheidung des
Jenaer Kunstvereins, das Jahresthema mit die-
ser wunderbaren Ausstellung zu eréffnen. Die
beiden Positionen stehen fir sich und zugleich
miteinander. Durch die Gegeniberstellung
er6ffnen sich neue und aufschlussreiche Pers-
pektiven auf die Vielschichtigkeit von Kunst und
Leben, auf die Komplexitédt unserer Zeit, die aus
den Werken spricht. Herzlichen Dank an die bei-
den Kunstler, die sich dem Experiment gestellt
haben. Es ist geglUckt!
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Laura Eckert

1983
2003-2005

2005-2006

2006-2008

2008-2011

2011

2017

2014
2018

geboren in Trier

Studium Ethnologie/Kunstgeschichte und Soziologie
Universitaten Halle und Leipzig

Studium der Kunstpddagogik Burg Giebichenstein Halle
Studium der Bildhauerei Burg Giebichenstein Halle

Studium Bildhauerei/ Figur Burg Giebichenstein Halle
Tutorin plastische und zeichnerische Grundlagen

Diplom Bildhauerei/Schwerpunkt Figur (Prof. Bruno Raetsch)
Burg Giebichenstein Halle

Lehrauftrag Burg Giebichenstein Halle

Avuszeichnungen und Preise

Ramboux Preis der Stadt Trier

Projektstipendium finanziert durch Schloss Balmoral,
Stiftung Rheinland-Pfalz fur Kultur

Biographie



Stefan Schiek

1976
1997-1999

1999-2000

2000-2002

2002

seit 2002

2014

2016

2019

geboren in Ulm

Studium Mediengestaltung/ Freien Kunst Bauhaus-Universitdt
Weimar

Studium Audiovisuelle Kommunikation Universidad Pompeu
Fabra Barcelona

Studium Mediengestaltung/ Freien Kunst Bauhaus-Universitdt
Weimar

Diplom Mediengestaltung Bauhaus-Universitat Weimar

Arbeit als Freier Kinstler

Auszeichnungen und Preise

Arbeitsstipendium der Kulturstiftung des Freistaats Thiringen
PHONIX Kunstpreis

Arbeitsstipendium der Kulturstiftung des Freistaats Thiringen
Aufenthaltsstipendium Schloss Wiepersdorf

Thiringer Landesstipendium fur Bildende Kunst
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— Ella Falldorf
EinfUhrung in die Ausstellung A
Oliver Bekiersz — Renée Reichenbach

ée Reichenbach: Einbaum I-1Il, Keramik, 2017, L: jeweils 140 cm

Ren:

z: zwei Linolschnitte ohne Titel,

er Bekiers:
2018/2019, 30 x 38 cm und 96 x 66,5 cm

Oliv

Renée Reichenbach: Keramik, Meduse I-1I L
r und Ciotola |, 2016, H: 32 cm




Die Idee fUr diese Ausstellung wurde vor dem
Hintergrund des Bauhaus-Jahres 2019 ent-
wickelt. Wie auch schon in der vorausgegange-
nen Ausstellung von Laura Eckert und Stefan
Schieck wird ein Spannungsbogen von den
Innovationen der klassischen Moderne zur zeit-
genéssischen Kunst gespannt. Welche kinst-
lerischen Mittel sind es heute, die traditionelle
Gattungsgrenzen so radikal in Frage stellen, wie
es das Bauhaus 1919 tat?

So treten hier nun zwei Kinstler*innen
in Dialog miteinander, die beide auf die eine
oder andere Weise im Umkreis des Bauhauses
entwickelte kUnstlerische Innovationen in die
Gegenwart Ubersetzen. Vor diesem Hintergrund
mochte ich kurz einen Schritt zurickgehen und
herausstellen, wofUr das Bauhaus eigentlich
steht:

Das Bauhaus war Resultat einer Bewegung,
die schon im 19. Jahrhundert ansetzte und bei-
spielsweise von der Arts and Crafts-Bewegung
maBgeblich beeinflusst wurde. Im Zuge dessen
kam es zu einem Paradigmenwechsel, durch den
die angewandte Kunst im Gegensatz zur auto-
nomen bzw. freien Kunst aufgewertet wurde.
Vielen Bauhduslern ging es darum, sich als freie
KUnstler wieder der angewandten Kunst zu zu-

Ausstellungen 2019 — Renée Reichenbach, Oliver Bekiersz

wenden. Ziel war es, die umgebende Lebenswelt
kUnstlerisch zu gestalten und dementsprechend
sowohl mit dem Handwerk als auch mit der
Industrie zusammenzuarbeiten.

Blicken wir mit diesem kunsthistorischen
Hintergrund auf die Arbeiten von Bekiersz und
Reichenbach und insbesondere auf ihr Verhalt-
nis zu den angewandten Kinsten, haben wir es
in dieser Ausstellung eher mit einer Gegenbe-
wegung zu tun. Die Idee freie und angewandte
Kunst zu vereinen, wurde nach dem Zweiten
Weltkrieg wieder aufgegriffen, nun aber vor-
nehmlich von der anderen Seite. Immer haufiger
wurden Materialien, die traditionell der ange-
wandten Kunst zugeordnet waren, auch fur freie
KUnste fruchtbar gemacht. So auch die hier ver-
tretenen Gattungen der Keramik und Grafik.

Die beiden hier vorgestellten Kinstler kdn-
nen als Ausdruck dieser Bewegung verstanden
werden. Oliver Bekiersz hat eine Ausbildung
als Grafikdesigner und Renée Reichenbach ist
Keramikerin. Ihre gelernten Methoden haben
jedoch einen Abstraktionsprozess durchlaufen,
dessen Ergebnisse wir hier nun sehen. Ich méch-
te nur kurz die beiden Positionen und insbeson-
dere ihre Arbeitsweisen vorstellen und so auch
erste Interpretationsansdtze entwickeln.
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Renée Reichenbach

Die Keramikerin Renée Reichenbach bewegt
sich an der vom Bauhaus so nachhaltig ausgelo-
teten Grenze zwischen freier und angewandter
Kunst. lhre dreidimensionalen Arbeiten sind
zugleich AlltagsgefdB und Plastik. Die Kinst-
lerin ist 1956 in Jena geboren und studierte
1975-1982 an der Hochschule fir Industrielle
Formgestaltung Burg Giebichenstein Halle im
Fachbereich Keramik bei Gertraud Méhwald
und Martin Wetzel. Hier lernte sie zundchst das
klassische Handwerk des Herstellens von Ge-
brauchskeramiken an der Tépferscheibe. In den
1980er Jahren begann sie dann nach und nach
mit schamottiertem, farbigem Ton zu arbeiten
und diesen nicht mehr an der Drehscheibe zu
formen, sondern tektonisch zusammenzusetzen.
Zundchst waren die so entstehenden Objekte
eher flachig, relief- oder tablettartig. Aus immer
schlanker werdenden DeckelgefédBen entwi-
ckelten sich dann ab 1990 nach und nach freie
Plastiken.

Reichenbach I8ste sich folglich von der
Funktionalitdt der keramischen Arbeit und
entwickelte stattdessen die Plastiken zu einer
Art ,Bau”. Die Objekte ergeben sich weder aus
einem Guss, wie etwa in der Bronzeplastik Ub-
lich, noch aus einem subtraktiven Verfahren,
wie wir es aus der klassischen Skulptur kennen.

Stattdessen arbeitet Renée Reichenbach additiv.
Die Ausgangsform gestaltet sie meist aus dunk-
lem Ton, den sie zu einer Platte ausrollt. Darauf
ordnet sie dann Schnipsel aus farbigem Ton

oder hauchdinne Porzellanbl&tter an, die auf
der Fléche ineinander gewalzt werden. Auf die
entstandenen Objekte druckt sie wahlweise noch
eine dUnne Schicht aus deckendem oder trans-
parentem Porzellan. Dieser Bearbeitungsprozess
geht auch nach dem ersten Brennen noch weiter,
teilweise kdnnen tiefere Farbschichten durch
Schleifen wieder hervorgeholt oder durch Ritzun-
gen und Einkerbungen nachtréglich geféarbt wer-
den. Die Farbigkeit, die insgesamt eher gedeckt
gehalten ist, entsteht nicht durch nachtrdgliches
Auftragen, sondern ist schon Teil des Materials,
welches dann dreidimensional gestaltet wird.

So entstehen farbige, geometrisch anmu-
tende Formen auf der marmorierten Oberfldche
der Plastiken. Auf den ersten Blick wirken sie,
als seien sie zerbrochen und wieder zusammen-
gesetzt. Allerdings scheinen sie nicht ,richtig”
zusammengesetzt, sondern eher, im Sinne des
Kubismus, verschoben oder in sich gedreht. Trotz
der klaren, geraden Kanten, die sowohl in der
duBeren Form als auch durch die eingearbeiteten
Fragmente zu finden sind, strebt Renée Reichen-
bach einen organischen Gesamteindruck an.
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Renée Reichenbach: Kannenobjekt, Keramik, 2018, H: 41 - 52 cm
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Oliver Bekiersz: Mauern, Kohlezeichnung, 2017, 300 x 240 cm

Renée Reichenbach: Signum, 2013, 40 x 40 x 38 cm

Renée Reichenbach: Fischmesser Il und IV, Keramik, 2018, L: 72 und 47 cm

Renée Reichenbach: Meduse I-Il und Ciotola I-1,
2016, H:23-32cm
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Die Kinstlerin beschreibt ihre Arbeiten selbst
wie folgt:

.Das Bauen dieser Landschaften ist ein ste-
tiges Suchen danach, Farben und Formen einem
alles miteinander verbindenden, mdéglichst
selbstversténdlichen Rhythmus unterzuordnen.
Und dieser Prozess ist erst dann abgeschlossen,
wenn ich fraglos vor meinem Stick stehe und
mit Lust meine Blicke darUber wandern lassen
kann. Wenn nichts mehr gewollt wirkt, sondern
alles wie natirlich auseinander erwachsen.”

Renée Reichenbach trdgt mit ihrer Kunst
jedoch nicht nur zur Diskussion um das Aufbre-
chen und Erweitern der Gattungsgrenzen bei,
die so typisch ist fUr das Bauhaus. Sie tritt mit
ihrer Gestaltung zudem in das Spannungsfeld
von abstrakter und figurativer Formensprache.
Zwar bilden ihre Arbeiten nicht mimetisch einen
anderen Gegenstand ab, doch die Abstraktion
ist nicht vollstdndig. lhre Werke spielen immer
wieder mit visuellen Assoziationen, die mit
dazu passenden Titeln unterstrichen werden.
So lassen sich die reliefartigen Werke als
L.Landschaften” beschreiben oder die Idnglichen
Rollen als ,Fische". Diese visuellen Assoziationen
lassen sich auch in den Werken des KiUnstlers
Oliver Bekiersz finden.

Ausstellungen 2019 — Renée Reichenbach, Oliver Bekiersz

__ Oiliver Bekiersz

Oliver Bekiersz ist Grafiker. Er arbeitet mit und
auf Papier. Die Ausstellung zeigt zahlreiche seiner
Linoldrucke und eine groBformatige Kohlezeich-
nung. Das dominante Motiv seiner Arbeiten ist
das schwarz-weiBBe Raster, entwickelt aus gleich-
férmigen, rechteckigen Formen, die sich Uberla-
gern und gegeneinander laufen und kontrastrei-
che Fldchen, Rdume und Perspektiven schaffen.
Auch Oliver Bekiersz ist in Jena geboren, im
Jahr 1986. Nach einer Ausbildung zum Grafikde-
signer nahm er ein Studium der Bildenden Kunst
im Bereich Grafik bei Thomas Rug an der Burg
Giebichenstein auf, welches er 2017 abschloss.
Wir kdnnen hier also festhalten, dass auch bei
ihm, dhnlich wie bei Renée Reichenbach, eine Ent-
wicklung von der angewandten zur freien Kunst
innerhalb einer Gattung abzulesen ist.
Zu Beginn seines Studiums in Halle ging er von
groBformatigen Stadtansichten aus, von Plat-
tenbauten und der rasterartigen Struktur der
GroBstadt. Doch nach und nach verabschiede-
te er sich vom Figurlichen und zoomte auf die
Fassaden, die reliefartig gestalteten Wdnde.
Trotzdem bleiben auch heute noch die architek-
tonischen Bezige sichtbar, vor allem durch die
rédumliche Anordnung der Raster auf der Fléche,
die sowohl in den Druckgraphiken als auch in den
Zeichnungen sichtbar wird.
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Oliver Bekiersz: Mauern, Kohlezeichnung, 2017, 300 x 240 cm. Detail mit Betrachtern.

Doch wie entstehen diese Linoldrucke? Auf den
ersten Blick glaubt man Collagen vor sich zu ha-
ben, doch es handelt sich lediglich um ein einzel-
nes Stick Papier. Auf diesem homogenen Bild-
grund werden sich wiederholende Grundmuster
klar voneinander abgegrenzt und verschoben
nebeneinandergesetzt. Optisch erweckt diese
Methode den Eindruck der Uberschneidung und
Uberlagerung. Die Muster werden zunéchst
gezeichnet oder gedruckt, dann zerschnitten
und collageartig angeordnet. Danach werden
sie hdndisch in einem kleinteiligen, langwierigen
Prozess auf die Linolium-Druckplatte Ubertra-
gen und schlieBlich gedruckt.

Die einzelnen Muster muten auf den ersten
Blick fast an wie Stoffe. Teilweise sind sie frei

entworfen und teilweise von grafisch gestalte-
ten Papieren Ubernommen, gesammelt in der
Alltagswelt. In den jingsten Arbeiten nutzt
Bekiersz oft auch QR-Codes als Vorlage.

Das Finden und Zusammenfigen der
Muster ist immer ein Spiel, ein Ausprobieren.
Oft werden die Ausgangsmuster in unterschied-
lichen Collagen wiederverwendet, was den
Arbeiten einen seriellen Charakter verleiht.

Die starken Schwarz-WeiB3-Kontraste
und die abgemessenen, logisch angeordneten
geometrischen Formen erinnern an die schon
am Bauhaus angestoBene und in den 1960er
Jahren groBB gewordene Optical Art. RGumliche
Erfahrung wird suggeriert, aber immer wieder

gebrochen. Doch die Arbeiten von Bekiersz sind




Oliver Bekiersz: Feld Ill, mehrfarbiger Linolschnitt, 2015, 18 x 18 cm

sehr viel kleinformatiger als eigentlich Gblich
fUr diese Kunstrichtung. Es geht ihm weder um
optische Tduschung noch um technische Per-

fektion. Neben der Collage-Technik spielt bei Be-
kiersz auch immer das Handwerkliche eine Rolle.
Die verwendete Drucktechnik hinterldsst Spuren
des Handischen, ,Unperfekten”, Menschlichen.
Neben den druckgrafischen Arbeiten stellt
Bekiersz auch eine Kohlezeichnung in der Aus-
stellung vor, die ebenfalls bereits durch die
Technik beeindruckt. Kohle ist ein Zeichenma-
terial, mit dem man normalerweise verwasche-

Ausstellungen 2019 — Renée Reichenbach, Oliver Bekiersz

ne Schattierungen entstehen lassen kann und
dessen Qualitat in der Erzeugung unscharfer
Konturen liegt. Oliver Bekiersz setzt die Zeichen-
kohle jedoch gdnzlich anders ein. Er klebt die
Bildfldchen mit Klebeband ab und arbeitet sich
durch die verschiedenen entstandenen Formen.
Dabei geht er so kleinteilig vor, dass es ihm ge-
lingt, durch immer wieder eng nebeneinander-
gesetzte Punkte oder gewundenen Striche eine
flirrende Oberfldche zu erzeugen, die Haptik
und Materialitdt vermittelt. Auch hier entsteht
ein Muster aus Fldchen, die in sich einheitlich
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gestaltet sind, aber so gegeneinander laufen,
dass der Eindruck von Perspektivitdt entsteht.
So werden die groBformatigen Zeichnungen oft
als Landschaften wahrgenommen. Abstrahierte
Ansichten von Stadt- und Berglandschaften er-
6ffnen sich. Ahnlich wie bei Reichenbach ergibt
sich auch hier wieder ein Spannungsfeld zwi-
schen Abstraktion und Figuration.

Auch wenn die Techniken sehr weit aus-
einanderzuliegen scheinen, wird gerade in
der Gegenuberstellung beider kiinstlerischer
Positionen noch einmal besonders deutlich, was
der Kern von Bekiersz' Arbeit ist: Es geht dem
KUnstler um ein Ausreizen der Grenzen dieser
Materialien, der Techniken und dem immer
wieder Neu-Erschaffen von Bildern aus der be-
grenzt mdglichen Kombination von Rechtecken
und sie kreuzenden Diagonalen.

Zum Abschluss méchte ich, wie auch diese
Ausstellung, den Versuch wagen, beide Positio-
nen in einen Dialog miteinander treten lassen
und fragen, welche Aspekte - abgesehen von
den biografischen Parallelen, dass beide Kinst-
ler*innen in Jena geboren wurden und heute in
Halle leben - die beiden in ihrem Spiel mit Mate-
rial und Form verbindet.

Ausstellungen 2019 — Renée Reichenbach, Oliver Bekiersz

Erst durch Kunststrémungen wie dem
Bauhaus entdeckten KiUnstler*innen die hier
vorgestellten Gattungen Keramik und Grafik,
die zuvor lange als anwendungsorientierte Ge-
brauchskunst oder als Hilfstechnik zur raschen
Vervielfdltigung und Verbreitung beldchelt
wurden. Reichenbach und Bekiersz arbeiten
mit der spannungsgeladenen Geschichte dieser
Gattungen und nutzen sie in der freien Kunst:
die Keramiken sind nicht mehr bloBe GefaBe; die
Drucke sind weder Flugblatt noch Design.

Wie schon am Bauhaus spielt sowohl das
handwerkliche Meistern der Technik als auch
das Ausreizen des Materials hier eine entschei-
dende Rolle. So liegen all den gezeigten Werken
diffizile, langwierige Arbeitsprozesse zu Grunde,
die nur mit duBerster Geduld und technischer
Fertigkeit bewdltigt werden kénnen.

Reichenbach und Bekiersz arbeiten beide
abstrahierend, spielen mit Rastern oder geo-
metrischen Formen und setzen sie collageartig
zusammen. Er zweidimensional, angelehnt an
den Konstruktivismus und sie dreidimensional,
eher orientiert an kubistischer Formensprache.
Doch die figurativen Beziige schimmern bei
beiden immer wieder hervor, regen die Phanta-
sie der Betrachtenden an und eréffnen visuelle
Assoziationsrdume.
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Biographie

Renée Reichenbach

1956 geboren in Jena

1975-1982 Studium Keramik bei Gertraud Méhwald und Martin Wetzel,
Burg Giebichenstein Halle

seit 1982 Arbeit als Freie Kiinstlerin

1997 Gastprofessur Institut fur Kinstlerische Keramik
Héhr-Grenzhausen, FH Koblenz

2001/2006 Organisation und Leitung des 2. und 4. Internationalen
Keramiksymposiums, Kinstlerhaus 188 Halle

2011/12 Lehrauftrag Plastik/Keramik, Burg Giebichenstein Halle

lebt und arbeitet in Halle/Saale



Oliver Bekiersz

1986 geboren in Jena

2006-2009 Ausbildung Grafikdesign, FSS Ulm

2009-2010 Studienvorbereitungsjahr bei Einhard Hopfe,
KUnstlerischen Abendschule Jena

2010-2017 Studium Grafik bei Prof. Thomas Rugg, Burg Giebichenstein
Halle

lebt und arbeitet in Halle/Saale

Biographie
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— Angelika Steinmetz-Oppelland

Wirklich abstrakt und
tatsdchlich gegenstandlich?
Peter Wackernagel — Carolin Gasse

sse: Wolken - temps d'orage; Fotografie,

C-Print auf Alu-Dibond, 2018, 70 x 105 cm

Carolin Ga

e: Morgen; Fotografie,

Carolin Gass
C-Print auf Alu-Dibond, 2018, 100 x 150 cm

Peter Wackernagel: Klumpen, Objektgruppe,
Aluminium auf Kunststoff, 2010, 40 x 55 x 45 cm
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O

Um diese Frage geht es in der Kunst seit mehr Wenn wir fUr diese Ausstellung eine

als 100 Jahren immer wieder. Der Kunstverein KUnstlerin und einen Kinstler gebeten haben,
hat sie im Jubildumsjahr des Bauhauses in den figUrlich-erzdhlerische Bilder einem Dialog mit
Fokus seines Ausstellungsprogramms gestellt, nicht-gegenstdndlichen, plastischen Arbeiten
weil sie das Spannungsfeld umfasst, in dem sich auszusetzen, hatten wir die Frage nach der
seit dem frUhen 20. Jahrhundert die Kunst der Haltbarkeit von Etiketten wie ,ungegenstdnd-
Moderne ereignet. Einer der wichtigsten Akteu- lich” und ,figirlich” im Blick. Im Fall von Peter
re und Vordenker bei der Analyse der beiden ex- Wackernagel und Carolin Gasse bestehen be-
tremen Pole ,Abstraktion” und ,Realismus" war sonders gute Chancen, das Terrain zwischen
Woassily Kandinsky. 1910 malte er sein erstes diesen beiden duBersten Polen zu beleuchten
sabstraktes” Aquarell - es markiert den Epo- und die Optionen zu erkennen, die sich darin for
chenbeginn. Zwischen 1922 und 1933 wirkte er bildnerisches Tun eréffnen.

als Meister am Bauhaus. Bereits im Jahr 1912
hatte er proklamiert:

sDie vom Geiste aus der Vorratskammer der Peter Wac’(ernagel

Materie herausgerissenen Verkérperungsformen  Peter Wackernagel macht mit geometrisch-

lassen sich leicht zwischen zwei Polen ordnen. konstruktiv konzipierten Arbeiten das Span-
Diese Pole sind: nungsfeld zwischen Raum und Fldche zum

I. die groBe Abstraktion Thema. Er arbeitet mit Oberfldchen in genau
Il. die groBBe Realistik". definierten Konstellationen, mit der Wirkung

von Licht und Schatten und nicht zuletzt auch
von Farbe. Den ersten Eindruck bestimmt die
extreme Prdzision bei Konstruktion und Bau die-
ser Objekte. Scharfe Kanten, exakt abgegrenzte
Fldchen in genau berechneten Winkelverhdalt-
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Peter Wackernagel: Klumpen, Objektgruppe, Aluminium auf Kunststoff, 2010, 40 x 55 x 45 cm

nissen kdnnten eine Empfindung von technoider
Kdlte vermitteln, wenn Peter Wackernagel sie
nicht um sinnlich erlebbare Qualitdten wie zum
Beispiel die Beschaffenheit der Oberfléchen
und Farbkombinationen erweitern wirde. An
die Sinne des Betrachters wendet er sich aber
auch, wenn er aus dem Ubergang von realen

zu imaginierten Raumzonen neue Raumlichkeit
aufruft. Denn man kann vor seinen Arbeiten,
vor allem aus bestimmten Blickwinkeln und mit
etwas Abstand, Raumbezige wahrnehmen, die
so tatsdchlich nicht existieren. Wenn sich dabei
der wirkliche und ein nur erdachter, vermuteter

Raum Uberlagern, entstehen aus dieser
Konfrontation ganz neue Raumerfahrungen.
Das Ergebnis ist ein Raumerlebnis von neuer
Qualitdt, das sich nicht nur rational und geome-
trisch definieren ldsst. Es scheint nur so, als ob
es um eine dsthetische Wirkung ginge, die auf
exakt bemessener Konstruktion und makellosen

Oberfldchen beruht. Dartber baut sich aber ein
Wahrnehmungsbereich auf, der mit dem ,als
ob" spielt und auf dem Wege der Sinnestdu-
schung das Greifbare transzendiert. Hier, und
nicht im ungegenstdndlichen bildnerischen Tun,
liegt die Abstraktionsleistung.
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grafie, C-Print auf Alu-Dibond, 2017, 100 x 120 cm
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Carolin Gasse

Diesen Vorgang, die Ableitung vom Greifbaren,
vom real Erfahrbaren in bildnerischen Ausdruck
dreht Carolin Gasse in ihren Bildern um. Auf den
ersten Blick glaubt man, gemalte Bilder vor sich
zu haben, kleine Alltags-Ausschnitte, manch-
mal stilllebenartige Arrangements von Gegen-
sténden, manchmal figirliche Kompositionen,
alles angelegt mit breitem Pinselstrich in hellen
Farben, héufig in dominierendem Pink und Tir-
kis. Auch Portrats gehéren zum Repertoire. Der
zweite Blick offenbart, dass man einer lllusion
erlegen ist: Was den Eindruck eines gemalten
Bildes erzeugt hatte, erweist sich bei ndherer
Betrachtung als eine irritierende Uberblendung
von Fotografie und Malerei. Figuren, Portréts
und Gegenstdnde, die gemalte Projektionen

zu sein scheinen, sind tatsdchlich héchst reale
Menschen, Gesichter und Dinge. Sie, aber nicht
die Leinwand, hat Carolin Gasse zum Malgrund
gemacht. Sie hat sie bemalt, farbig strukturiert
und akzentuiert, dann arrangiert und fotogra-
fiert. In anderen Bildern schiebt sie gemalte und

Ausstellungen 2019 — Peter Wackernagel, Carolin Gasse

fotografierte Bildpartien neben- und ineinander
und konzipiert so den bildnerischen Prozess als
ein bestdndiges Hin- und Hergleiten zwischen
Abbilden, Imaginieren und verschiedenen hy-
briden Stadien dazwischen. Carolin Gasse stellt
die schon seit der Antike bekannte Gattung

des Trompe-l'ceil, der Augentduschung durch
illusionistische Malerei, gewissermaBen auf den
Kopf. Wenn es dabei um die Verwechslung des
Dargestellten mit dem realen Objekt ging, er-
scheint jetzt das vermeintlich Wirkliche als das
Ergebnis malerisch-bildnerischer Gestaltung.
Wenn Carolin Gasse Reales als Malerei simuliert
und fotografisch reproduziert, hinterfragt sie
nicht nur die dsthetische Wahrnehmung und die
Wirkungsmechanismen beider Medien, sondern
sie untersucht den Prozess der Wahrnehmung
Uberhaupt. Und wenn Fotografie vort&uscht,
Malerei zu sein, ist das auch ein Beitrag zum
Nachdenken Uber den Realitdtsgehalt von Foto-
grafie, das so alt ist, wie dieses Medium selbst.
Im Dialog zwischen den Arbeiten von Peter
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Wackernagel und Carolin Gasse tritt mehr Gemein-
sames zutage, als die Verschiedenartigkeit der Posi-
tionen zundchst erwarten IGsst. Beide arbeiten am
Ubergangsbereich zwischen dem Realen und dem Ima-
ginierten. Bei Wackernagel erfolgt eine Erweiterung
der Raumerfahrung und der Sehgewohnheiten durch
das Spiel mit wirklichen und illusionéren Raumbezi-
gen, bei Carolin Gasse entsteht die Frage nach der Re-
alitdtsebene aus der Interaktion der Medien Fotografie
und Malerei. In beiden kinstlerischen Werken zeigt sich
aber vor allem auch eine stetige Auseinandersetzung
mit dem Konzept der Ableitung, des Uberfihrens von
Wirklichkeit in eine bildnerisch erzeugte Wirkungszone,
in der Welterfahrung zu Kunst wird.
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Peter Wackernagel: Vert003 und Vert004, mixed media,

2019, 65 x 68 x 65 und 43 x 100 x 44 cm
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Biographie

Peter Wackernagel

1984
2005-2011

2011-2013

seit 2013
seit 2016

geboren in Magdeburg

Studium der Bildenden Kiinste, Hochschule fir Bildende
KUnste Dresden

Meisterschiler Prof. Martin Honert, Hochschule fur Bildende
KUnste Dresden

Arbeit als Freier KUnstler

KUnstlerischer Mitarbeiter Leitung Werkstatt computerge-
stUtztes Entwerfen / 3D-Labor, Hochschule fiur Bildende

Kinste Dresden

lebt und arbeitet in Jena und Dresden



Carolin Gasse

1992 geboren in Werl
2012/13 Studium Arts du Spectacle (Theater), Université de Strasbourg
seit 10/2014 Studium Freie Kunst, Bauhaus-Universitat Weimar

lebt und arbeitet in Weimar

Auszeichnungen und Preise

2016 | 2017 GRAFE-Kreativpreis

2016 Preis der Stiftung Ulla und Eberhard Jung
2018 Bauhaus Essentials Preis
seit 2018 Stipendiatenférderung Cusanuswerk

Biographie
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_ Claudia Dell

Polygon | Landschaft | Glitch.

Zur Digitalasthetik im plastischen
Werk von Dr. Molrok
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Ausstellungen 2019 — FrommannscherSkulpturenGarten — Dr. Molrok ,Kwant-3"

«Is it real or just a computer graphic?”*

Im Werk des Kinstlers Dr. Molrok lassen sich
anhand der zum Einsatz kommenden Techniken
und Materialien verschiedene Untergruppen
voneinander abgrenzen. Doch digital, in dem
Sinne, dass seine Arbeiten ausschlieBlich auf
einem Computermonitor entstehen oder in
einer Videoprojektion zu sehen wdren, arbeitet
er nicht. Und dennoch wurde mehrfach - wie in
dem vorangestellten Zitat - der Eindruck gedu-
Bert, dass die Plastiken Dr. Molroks eine gewisse
Ahnlichkeit zu Computergrafiken aufweisen.
Eine Affinitdt zum Digitalen bestéatigt auch der
KUnstler selbst: Installationen wie die fur den
FrommannschenSkulpturenGarten vergleicht er
mit ,dreidimensionalen Vektorgrafiken".?2 Hinzu
kommt, dass der Kinstler zumindest fir die
Prdsentation einiger seiner plastischen Arbeiten
durchaus auf digitale Techniken zurickgreift.

Im Folgenden soll der Frage nachgegangen
werden, inwiefern im (Euvre Dr. Molroks eine
Digitald@sthetik, also eine Ann&herung an Stil
und Wirkungsweise computergenerierter Bilder,
auszumachen ist.

Zundchst ist festzuhalten, dass sich Dr. Molroks
plastisches Werk in zwei Hauptgruppen unter-
teilt. Sie unterscheiden sich grundsdétzlich

nach ihren Materialien: Metall und Holz. Die
Metallarbeiten zeigen meist einen Teil seines
Kinstlernamens. Das ,K' ist hierbei der einzige
Buchstabe, der Ubernommen wird und bildet
das Zentrum der Plastiken. Dies ist auf die Vor-
geschichte von Dr. Molrok als Graffiti-Kiunstler
zurUckzufUhren. Schon frUh hatte er in seinen
Writings?® einen illusionistischen Stil entwickelt.
Ging es im Writing zundchst um die méglichst
dreidimensional wirkende Darstellung seines
Pseudonyms, so kam bald der Gedanke hinzu,
vorgetduschte und reale RGumlichkeit zu verbin-
den. Dazu montiert er eine im Writing-Stil ge-
staltete Plastik im Zentrum einer Wandmalerei.
Farblich nehmen Objekt und Wandgestaltung
dabei aufeinander Bezug, sodass der Ubergang
moglichst flieBend ist und die Betrachtenden
es schwer haben, prdzise anzugeben, wo die
Grenze verlguft.

Die Objekte selbst sind feingliedrig und aus
flachen, filigran zugeschnittenen Metallb&ndern
zusammengesetzt. Durch die Materialbeschaf-
fenheit und den ebenmdaBig aufgetragenen mat-
ten Lack wirken sie glatt und kiUnstlich-steril.
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Da die plastischen Elemente im leichten Abstand zur Wand befes-
tigt werden und die Montagevorrichtungen verdeckt und somit un-
sichtbar bleiben, entsteht der Eindruck, dass sich diese wie schwe-
relos in den Raum entwickeln.

Hdufig werden die Plastiken erst auf den zweiten Blick als
solche erkennbar. Die unklare Grenze zwischen Bild und Objekt, der
,cleane Look' und der Eindruck des Schwebezustandes scheinen die
wichtigsten Aspekte zu sein, die Assoziationen zu Computergrafi-
ken wecken. Diese kénnen sich noch verstdrken, wenn die Hybriden
aus Malerei und Plastik nicht leibhaftig, sondern Uber eine Foto-
grafie rezipiert werden. Ohne entsprechendes Hintergrundwissen
Idsst sich hier nur schwer angeben, ob es sich um eine ausgedruck-
te Computergrafik oder eben das fotografische Bild einer von Hand
gefertigten, mithin analogen Kombination von gemaltem Hinter-
grund und aufgesetztem Objekt handelt.

Die bisher thematisierte Werkgruppe ist gréBtenteils im stdd-
tischen Raum, an verlassenen Bauruinen und in alten FabrikrGumen
zu finden. Es kommt aber auch vor, dass Dr. Molrok Plastiken dieser
Art unabhdngig von einer Wandmalerei anfertigt. Da diese nicht
an einen entsprechenden Untergrund gebunden sind, kénnen sie
auch an anderen Orten, z. B. in Wdldern platziert werden, um die
Kontrastwirkung zwischen Objekt und Umgebung auszureizen. Teil-
weise beleuchtet er diese Plastiken mit farbigem Licht, sodass die
Natirlichkeit des Waldes zugunsten einer kinstlichen Atmosphdére
aufgebrochen wird. Durch die Art der Lichtinszenierung und die Ob-
jekte selbst implantiert Dr. Molrok der Natur einen digital-techni-
schen Charakter, der sich wiederum bei der Rezeption der Werke im
Medium der Fotografie oder in Form von kurzen Videos verstdrkt.
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Detail aus der Installation




Ausstellungen 2019 — FrommannscherSkulpturenGarten — Dr. Molrok ,Kwant-3"




>04[O|Al "4 SPI|D UUDWZIY [9DYDI|A UOA ,£-JUDMY|" UOIID||DISU| JOp SND |13




Ausstellungen 2019 — FrommannscherSkulpturenGarten — Dr. Molrok ,Kwant-3"

Um bei der Préasentation im Innenraum den Ein-
druck einer gdnzlichen Ablésung von jeglichem
Untergrund zu erwecken, werden schlieBlich
auch Einzelobjekte installiert. Dabei werden

sie vor dunklem Hintergrund auf dinne Metall-
stangen oder an Seilen von der Decke hdngend
montiert. Hinzu kommt eine Beleuchtung mit
farbigen Spots. So erscheinen sie gleicherma-
Ben im Schwebezustand - diesmal jedoch frei
im Raum.

Dr. Molrok versteht die Wirkung von far-
bigem Licht auf seine Plastiken auch als ein
,Malen mit Licht' und hat diese Idee weiterent-
wickelt. Er 1dsst immer hdufiger Algorithmen fr
computeranimierte Lichtprojektionen schrei-
ben, die fUr eine sich permanent verdndernde
Farboberfldche sorgen. In einer kirzlich statt-
gefundenen Ausstellung in der Galerie Ham-
merschmidt+Gladigau hat der Kinstler mittels
eines Beamers ein auf sein Objekt angepasstes
Mapping-Programm abgespielt.® Dafir lackier-
te der Kinstler zum ersten Mal eine Plastik in
WeiB3, die so zugleich als Objekt und Leinwand
fungierte. Die sonst monochrom aufgetragenen
Farben weichen hier zugunsten eines sich stén-
dig verdndernden Farben- und Lichtspiels. Der
KUnstler sieht in der Anwendung dieser Technik
die Méglichkeit, unterschiedliche Wirkungs-
potenziale seiner Plastiken zu akzentuieren.

Zur zweiten plastischen Hauptgruppe
zdhlen die Arbeiten aus Holz, die vornehmlich im
Umfeld der Natur entstehen. Auf Wiesen oder
in Gdrten - wie dem FrommannschenSkulptu-
renGarten - werden diese Objekte platziert.
lhr Aufbau erinnert an die frihe Entwicklungs-
stufe digital generierter Landschaftsgrafiken
aus Computerspielen, welche dem Prinzip eines
Polygonnetzes folgen. Bei diesen Modellen
wird aus elementaren Formen, wie Drei- und
Vierecken ein Netz erstellt, welches organisch
geformte Volumina ndherungsweise nachstellen
kann - je feingliedriger das Netz, desto genauer
Idsst es sich anpassen.®

Auch die polygonalen Holzobjekte, die in
der Gartenanlage des Frommannschen Anwe-
sens positioniert sind, erinnern an diese Art der
digitalen Landschaftsdarstellung. Bei der Anfer-
tigung dieser Arbeiten zimmert der Kinstler aus
Dachlatten ein GerUst, auf welches in geometri-
schen Grundformen gehaltene Sperrholzplatten
so aufgebracht werden, dass sich ein dreidimen-
sionaler Aufbau ergibt. Die dadurch entstehen-
den Kdrper geben ihre stereometrische Struktur
klar zu erkennen und &hneln damit einem eher
groben Polygonnetz, wie es dem Stand der
computergrafischen Technik der 1990er-Jahre
entsprechen wirde.
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Das Objekt setzt sich aus mehreren auf
dem Gartenareal verteilten Einzelelementen
zusammen, die alle in ihrer Farbigkeit und
Grundstruktur Ubereinstimmen. Die orange
Lackierung ist glatt und matt. Diese Gestaltung
erinnert an die malerische Basis der hybriden
Werkgruppe mit Graffiti-Writing und greift
somit einen &hnlichen Stil auf.

Die Plastiken scheinen einer Dramatur-
gie in ihrer Ausbreitung im Garten zu folgen,
da die Einzelteile in GréBe, Ausrichtung und
Platzierung so angeordnet sind, als wirden sie
auf einen Knotenpunkt zustreben. AuBerdem
entsteht der Eindruck, der vornehmlich durch
das sockellose Aufsetzen auf den Rasen und
durch die spitzen Formen gendhrt wird, dass die
Korper der Objekte im Unteren des Erdreiches
weiterfUhren und miteinander verbunden sind.
In diesem Effekt kommen sie der Wirkungs-
weise der hybriden Metallinstallationen, die
sich wie aus der Wandmalerei ins Rdumliche zu
entwickeln scheinen, gleich. Ein weiterer Aspekt
besteht darin, dass obwohl die Gebilde in ihrer
polygonalen Struktur eine Gemeinsamkeit zu
frGhen Landschaftsgrafiken aufweisen, sie die
Naturformen des Frommannschen Gartens
doch nicht einfach fortsetzen. Spitz und grell
verhalten sich die Objekte in Form und Farbe
vielmehr kontrastierend zum Rest der Garten-

anlage. So sind die Objekte eher mit einem Feh-
ler eines Videobildes oder einer Computergrafik,
einem so genannten Glitch, vergleichbar.
ZusammenfUhrend ist festzuhalten, dass das
plastische Werk von Dr. Molrok durch verschie-
dene Elemente den Assoziationsraum hin zu
einer Digitalé@sthetik 6ffnet. Bei den Metallob-
jekten lieBen sich die genannten Gestaltungs-
mittel mit konkreten Charakteristika eines
digital entworfenen Bildes parallelisieren. Dazu
zdhlen der monochrome und plane Farbauftrag,
der Eindruck der Schwerelosigkeit und die als
,cleaner Look’ bezeichnete Gestalt der Objek-
te. Vor allem die technisch-filigranen Formen,
die dieses steril-kUnstliche Aussehen haben,
scheinen einem Grafikprogramm entsprungen
zu sein.

Mit der farbigen Ausleuchtung und dem
Mapping flieBen schlieBlich tatsdchliche elektro-
nische bzw. digitale Verfahren in das Werk von
Dr. Molrok ein. Besonders bei der Betrachtung
von Fotografien der Metallobjekte in der Natur
fUhrt das eingesetzte kinstliche Licht zu dem
Eindruck, als wére ein digitaler Ursprung der
Grund fiUr die artifizielle Erscheinung der
Motive. Wie bei dem eingangs vorgestellten
Irritationsmoment in den illusionistischen
Writings und der daraus sich entwickelnden
Hybridformen, spielt Dr. Molrok auch hier mit
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der Unsicherheit der Betrachtenden, nicht zwischen digital-entworfenen und
analog-gefertigten Realitdten entscheiden zu kénnen.
Die Holz-Werkgruppe funktioniert hingegen anders. Indem sie sich einem Aufbau
annimmt, der strukturell zwar deutlich auf die Erscheinungsweise von Polygon-
landschaften referiert, sich aber doch wegen der wenig natirlichen Formenspra-
che von dem Gartenareal absetzt, bringt sie auf irritierende Weise punktuelle
Stoérfaktoren in das Geldnde ein. Dieser Kontrast wird durch die homogene Far-
bigkeit und aufgemalten Applikationen bekraftigt. Diese malerische Gestaltung
dhnelt zudem derjenigen, die man bei Dr. Molroks Hybridarbeiten finden kann.
Die grundlegende Gemeinsamkeit beider Werkgruppen liegt darin, dass
Dr. Molrok das Erscheinungsbild eines eigentlich zweidimensionalen und imma-
teriellen Phdnomens — der Computergrafik — auf ein dreidimensionales und ma-
terielles Objekt Ubertrégt. Die aus digitalen Bildrdumen bekannte Asthetik, die
nach einer Immersion der Betrachtenden strebt,” wird Ubernommen und in der
realen Lebenswelt erfahrbar gemacht. In Anbetracht des beobachteten ,Glitch-
Effektes’, der fUr eine fehlerhafte Ausgabe einer Bilddatei und somit fur die Auf-
I6sung einer programmierten lllusion und den Rickschritt auf das zweidimensio-
nale Bild steht, spitzt Dr. Molrok die Verquickung zu und fihrt sie ad absurdum.
Anstatt also vermeintlich einfache Differenzierungen wie die zwischen Bild und
Wirklichkeit oder Computergrafik und Fotografie zu erschweren, kénnen die
polygonalen Arbeiten als Versuch verstanden werden, ein Phdnomen, dem sonst
ausschlieBlich in computergenerierten Welten begegnet wird, in die Realitdt zu
Ubertragen: Die plétzlich auftretende Verzerrung einer Landschaft im Glitch.

Der Text erschien erstmals in: ,Kwant-3" : Dr. Molrok. Katalog zur Ausstellung Frommannscher
SkulpturenGarten 2019. Hrsg. v. Fabian Reichel und Navid Nail. Jena 2019.

1 Vgl. https://ilovegraffiti.de/blog/2017/02/08/graffiti- 4 Die Plastiken werden nur kurzzeitig an besagten Orten
artist-dr-molrok-makes-it-3d-with-metal-deformed- ausgestellt und sind im Anschluss ausschlieBlich Uber
sculptures/ (letzter Zugriff: 29.03.2019). Fotografien und Videos rezipierbar.

2 Dr. Molrok alias Michael Ritzmann im persénlichen 5 Das Mapping erlaubt das Projizieren von Bildern, die sich
Gesprdch mit der Autorin. kantengenau und winkelunabhéngig auf ein angestrahltes

3 Beim Writing (kurz fur Style-Writing) bildet die Schrift Objekt anpassen lassen. Ausstellung: Dr. Molrok — Steel
(Buchstaben und Zahlen) das Basiselement der Bild Magnolia, Galerie Hammerschmidt+Gladigau, Erfurt
komposition und die Akteure (Writer) stellen an ihre (02.02.-17.03.2019)
gesprayten Wandgemadlde einen kinstlerischen Anspruch. 6 Vgl. https://www.gamestar.de/artikel/3d-grafik-im-

Die mdglichst haufige Verbreitung des Pseudonyms eines wandel-der-zeit-teil-8-polygone-in-spielen,2562832.html
Graffiti-Writers in Kombination mit dessen méglichst (letzter Zugriff: 28.03.2019).

einzigartiger und innovativer Gestaltung (Style) bilden 7 Vgl. Weimer, Serjoscha: Das ge&ffnete Intervall. Medien-
die zentralen Ziele, um ein HéchstmaB an Ruhm (Fame) theorie und Asthetik des Videospiels. Paderborn 2014.
zu erlangen. Vgl. https://fassadenkunst.wordpress.com/ S.111.

2010/03/10/test/ (letzter Zugriff: 18.04.2019)
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Biographie

Michael Ritzmann

1982
seit 1996
seit 2006

seit 2017

2004
2010
2011
2012

2013
2015
2018

geboren in Erfurt

Betdtigung als Street Artist im Bereich Graffiti

Betdtigung als freischaffender Kinstler in verschiedenen Bereichen,
darunter Malerei, GroBfassadengestaltung, Fotografie, Bildhauerei
und Szenenbild

Studium an der Bauhaus-Universitat Weimar bei Prof. Bjérn Dahlem

Ausstellungen (Auswahl)

cons - 3.14159265-ra-tief, Collegium Maius (Erfurt)*
Lange Nacht der Museen (Erfurt)

Ueno Royal Museum (Tokyo)

Ruhrbiennale (Duisburg)

Metropolitan Art Museum (Tokyo)

Lange Nacht der Museen (Stuttgart)

Ostrale (Dresden)

Monumenta (Leipzig)
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— Andrea Karle

Anndherungsversuch. Zu den Skulpturen
Dietrich Klinges im Botanischen Garten Jena
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Auf dem Weimarer Frauenplan beginnt am

20. Juni 2019 der Spaziergang, mit dem wir uns
Dietrich Klinges Bronzeplastiken im Botanischen
Garten Jena ndhern. In Weimar also, unweit des
Goethe-Wohnhauses, ist seit 1992 die Skulptur
Versunkener Riese des Weimarer Grafikers und
Bildhauers Walter Sachs platziert. Details wie
Augen, Ohren oder Fingerglieder sind nicht fein
aus dem Material herausgearbeitet, nur ange-
deutet und liegen noch darin verborgen. Haar
und Bart der scheinbar im Boden versunkenen
monumentalen Figur sind rau und heben sich
von der sonst glattpolierten, schwarzen Ge-
steinsoberfldche ab. Der Kdrper ist insgesamt
rundlich, weich und voluminds. Der Riese aus
Pikrit, der Kindern einen Spielplatz bietet, fUhlt
sich kalt und glatt an.

An das Gefuhl der BerUhrung denkend, lau-
fen wir weiter in Richtung Weimarer Bahnhof.
Von der Freitreppe des Neuen Museums glénzt
golden der GroBBe Geist des Bildhauers Thomas
Schitte. Die polierte Bronzeplastik ist kaum zu
Ubersehen und steht seit 1998 mit beiden FUBen
fest auf ihrem Sockel. Leicht nach vorn geneigt,
streckt sie ihren linken Arm aus und weist mit
dieser offenen Geste die Besucher*innen in das
Museum. Die Standhaftigkeit der Figur wird
kontrastiert durch die liquide wirkende Oberfla-
che des Korpers. Die zdhen Wélbungen reflek-

Ausstellungen 2019 — Skulpturen im Botanischen Garten — Dietrich Klinge

tieren das Licht auf unterschiedliche Weise.

Bei der sommerlichen Hitze dieser Tage besteht
besonders der Eindruck, die Figur wirde dahin-
schmelzen. Um nicht selbiges Schicksal zu
erleiden, nGhern wir uns weiter unserem Ziel.
Auf nach Jena.

Auf dem Holzmarkt leuchten nachts die
Metalights von Mischa Kuball. Die Arbeit ging
aus dem im Jahr 1996 ausgeschriebenen Botho-
Graef-Kunstpreis hervor und ist nie in Gdnze zu
sehen, zumindest nicht beim Vorbeigehen. Denn
die in zwei Kreisen von je einem Durchmesser
von 18 Meter angeordneten Lichtspots ergeben
erst aus der Hohe betrachtet die Markierung
des Platzes.

Auf dem Weg zu den Plastiken Dietrich
Klinges tangieren wir nicht nur diese moderne
Skulptur, im Frommannschen Garten sticht uns
mit Kwant-3 ein weiteres ungegenstdndliches
Werk ins Auge. Die expressiv-stachelige Form
des rot-orange leuchtenden ,Parasiten” greift
dort Raum. Visuell aufdringlich und wirklich
bestechend - ganz anders als die akustische
Skulptur von Susan Philipsz, die hier 2013 aus-
gestellt war.

Die Kunstwerke, die wir auf unserem Spa-
ziergang in Jena passiert haben, sind doch ganz
anders als die in Weimar. Weniger dem klassi-
schen Begriff der Skulptur verpflichtet, gehen
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die Werke hier anders mit der Erfahrung des
Raumes und der Beziehung mit dem Raum um.
Die Lichtskulptur Kuballs auf dem Holzmarkt
markiert Raum durch Lichtpunkte, den wir Be-
trachter*innen von unserem geerdeten Stand-
punkt aus nie komplett wahrnehmen kénnen.
Und auch die temporére Klanginstallation von
Susan Philipz wies Raum nur dort aus, wo man
den Gesang der zwei Schwestern héren konnte.

Nun haben wir uns streifzugartig dem
Botanischen Garten und der Ausstellung Diet-
rich Klinges angendhert und den Kontrast vor
Augen, den auch der Jenaer Kunstverein pro-
grammiert hat. Mit dem Jahresthema Dialektik
der Formen - Dialektik der Moderne wird Gegen-
stdndliches Ungegenstdndlichem gegeniUberge-
stellt. In der Galerie im Stadtspeicher treten die
Werke innerhalb einer Ausstellung in Dialog.
Die Skulpturenschauen korrespondieren Uber
die benachbarten Gérten hinweg.

Dietrich Klinge, 1953 im Eichsfeld geboren,
studierte Freie Grafik und Bildhauerei an der
Staatlichen Akademie der Bildenden Kinste in
Stuttgart. Heute lebt und arbeitet der KUnstler
im mittelfrankischen Weidelbach. In der Aus-
stellung im Botanischen Garten sind zehn Uber-
lebensgroBe Bronzeplastiken zu sehen. Kérper

mit menschlichen Zigen, welche im Vergleich zu
den in Jena gesehenen Skulpturen als ein klassi-
sches Statement fUr die Bildhauerei zu verste-
hen sind: an Gegenstand und Figur festhaltend.
Aus einem dicken Stamm arbeitete der

KiUnstler die Kérper von Daphne XI und Kore IV
heraus. Sie sind fest auf dem Boden stehend, ja
wurzelnd wie die Bdume hier im Garten. Nicht
nur die Standfestigkeit ist es, die die weiblichen
Figuren mit ihrer hiesigen Umgebung verbinden.
Die Daphne entwickelt sich von ihrer runden,
grob behauenen Basis zu einem idealisierten
Frauentorso. Aus ihrem Haar entwachsen
fragile Zweige. Lorbeer. Denn wie es uns aus



Dietrich Klinge: Daphne XI, Bronze, 2017, Hohe 255 cm

Ausstellungen 2019 — Skulpturen im Botanischen Garten — Dietrich Klinge
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Dietrich Klinge: Kore IV, Bronze, 2017, Héhe 294 cm
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Dietrich Klinge: Sol, Bronze, 2002, 238 x 80 x 79 cm

der griechischen Mythologie Uberliefert ist,
verwandelt sich Daphne nach einem Trick des
Liebesgottes Eros in einen Lorbeerstrauch, als
sie es nicht schafft dem Verlangen Apollos zu
entkommen. Wdhrend die Daphne zumeist in
ihrer Metamorphose dargestellt ist (wir denken
an Berninis Meisterwerk in Rom von 1622-25),
scheint die Daphne Dietrich Klinges sich ihrem
Schicksal ergeben zu haben. Zartes Gedst
kontrastiert auch den krdftigen Kérper bei der
Kore IV im Goethegarten. Anders als Daphne
ist sie nicht Torso geblieben, hat Arme. Diese
sind zu einem umfassenden Griff auf den Kopf
gerichtet. Auf diesem tragt sie eine Baumschei-
be, aus der heraus ein Ast empor ragt. In dieser
Haltung erinnert die Figur mit ihren markanten
Gesichtsziigen an die Darstellung archaischer
Frauen, wie wir sie in Gemdlden Paul Gauguins
sehen kdnnen. So auch die Sol. Einen anderen
Bezug zum Garten haben die beiden Skulpturen
Gifur mada und Gifur weha. lhre fragmenta-
rischen Korper tragen alles bei sich um deren
Geschlecht identifizieren zu kénnen. Mann und
Frau im Garten lassen unweigerlich an Adam
und Eva denken.



Dietrich Klinge: Gifur Mada, Bronze, 2001, 245 x 100 x 98 cm

Die bisher erwdhnten Werke lassen sich formal
unter dem Gesichtspunkt einen, dass sie alle-
samt standhaft, ja fast sdulenartig im Gar-
ten stehen. An ihnen ist auch der Bezug zum
Ausgangsmaterial deutlich erkennbar: Risse im
arbeitenden Holz und die Beschaffenheit der
Rinde wurden in den Bronzeguss Ubertragen.

Teilweise bereits oxidierend ist die zerklUftete
Oberfldache, die von brachialem Werkzeug wie

Ausstellungen 2019 — Skulpturen im Botanischen Garten — Dietrich Klinge

der Kettensdge gezeichnet ist. Dietrich Klinge
weist sich als Bildhauer aus, wenn er die Aus-
gangsformen der Skulpturen schafft, stellt den
Begriff aber in Frage, wenn er davon Bronze-
abgUsse herstellt. Hier wird von Plastik gespro-
chen, weil das Verfahren ein additives ist.
Der Gruppe der Figuren mit fragmenta-

rischen Kérpern steht die Gruppe der Figuren
gegeniber, deren Extremit&ten raumgreifend

Dietrich Klinge: Gifur Weha, Bronze, 2001, 248 x 91 x 90 cm
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Dietrich Klinge: Entwurf fur eine groBe Figur |, Bronze, 2004

um den Kérper - ja, fast schwingen. Mit einer
solchen Dynamik kénnen die beiden Werke
Entwurf fir eine groBBe Figur | und Il beschrei-
ben werden. Waren Kore, Daphne und die an-
deren noch verhalten im Ausdruck, sind diese
beiden geradezu expressiv. Sie markieren mit
ihren ausgestreckten Gliedern den Raum.

Ebenfalls vereinnahmend sind Ainschl
alba und Gordian VII, wobei Ainschl alba eher
ruhend Richtung Furstengraben blickt. Gordian
Vil ist neben der BUste des Botanikers Mat-
thias Jacob Schleiden aufgestellt. Die Frage
nach dem Raum ist hier ganz anders als bei
den beiden groBBen Figuren. Denn diese hat
keinen Korper, nur Arme und Kopf sind Mate-
rial geworden, den Rest vervollstdndigen wir in

der Betrachtung. Am Gordian ist auch die Rinde
des Stammes in die Bronze Ubertragen worden.
Er ist somit Bindeglied zwischen den beiden
zuerst besprochenen armlosen Figuren und der
Gruppe der Ganzkérper-Plastiken. Deren Ober-
flachenbeschaffenheit ist flachiger als die feiner
bearbeiteten Kérper der vollbusigen Frauen-
figuren.

Und sie ist anders als die Kdrper bei Walter
Sachs. Wdhrend die in Weimar ausgestellten
Skulpturen keine bzw. kaum Bearbeitungsspu-
ren mit sich tragen, die Oberfldche weich
und rund, die Linie zart ist, sind die Kérper bei

Klinges Bronzen zwar auch rundlich, aber zu-
gleich rau und kantig und ihre Linien schraffier-
ter. In dieser Dialektik von Material und Kérper
liegt der Reiz der hier ausgestellten Werke.




Ausstellungen 2019 — Skulpturen im Botanischen Garten — Dietrich Klinge
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Biographie

Dietrich Klinge

1954 Geburt in Heiligenstadt/Landkreis Eichsfeld in Thiringen

1958 Flucht der Familie aus der DDR nach Fritzlar

1960 Umzug nach Stuttgart; Entstehung erster Zeichnungen und Drucke
1972 L&ngerer Aufenthalt in Indien, Nepal und Sikkim

1973 Studium der freien Graphik an der Staatlichen Akademie der Bildenden

KUnste in Stuttgart bei den Professoren Peter Grau, Gunter B6hmer
und Rudolf Schoofs
1979 Schaffung der ersten Steinskulptur
1980 AbschluB3 in Zeichnung und Graphik; noch in demselben Jahr Aufnahme
des Studiums der Bildhauerei an der Staatlichen Akademie der Bildenden
KUnste in Stuttgart bei den Professoren Herbert Baumann und Alfred Hrdlicka

1984 AbschluB3 des Studiums; fortan als freischaffender Kinstler tdtig
1989 Erste Werkausstellung in Stuttgart

1994 Felix-Hollenberg-Preis fUr Radierung

1999 Umzug nach Weidelbach/Mittelfranken

Heute lebt und arbeitet Dietrich Klinge in Weidelbach.
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Julia Albrecht, Teresa Fischer

D>

Women of the house | marke.6




=

Als der Jenaer Kunstverein im Jahr 2018 die
Universitatsgalerie der Bauhaus-Universitat
Weimar marke.6 fir eine Kooperation anfragte,
stand ein konkretes Ausstellungsthema noch
nicht fest. Nach dem wir uns dem Projekt an-
nahmen, wurde jedoch schnell klar, dass es sich
um weibliche Positionen handeln misste.

Im Hinblick auf die Reprdsentation von histo-
rischen Bauhauskinstlerinnen zeichnet sich

ab, dass der Fokus auch heute noch auf den
mdnnlichen Bauhaus-Kinstlern liegt, wogegen
weibliche Bauhaus-Kinstlerinnen stark unter-
reprdsentiert bleiben.® Sowie die weibliche Seite
des Bauhauses in Bezug auf die Protagonistin-
nen auch im Jubildumsjahr 2019 vernachldssigt
erscheint, steht es auch um weiblich geprdgte
Themen und Perspektiven.

Ausgehend von diesen Gegebenheiten ent-
schieden wir, die Ausstellung dem eindeutigen
Bauhaus-Stempel zu entziehen und nur eine
subtile Referenz im Titel anklingen zu lassen.
Woran arbeitet die heutige Generation von
Bauhausfrauen? Was bewegt sie und welche
Themen sprechen sie in ihren Werken an?

Durch einen Open-Call mit der Frage
What it takes to exhibit feminist art?”, der
an die Studierenden der Bauhaus-Universitéat
Weimar gerichtet war, konnten wir unter den

Ausstellungen 2019 — Women of the house — marke.é6

zahlreichen Bewerbungen fur das Projekt starke
Positionen herausfiltern, die den verschiedensten
Fachbereichen und Disziplinen entstammen: Die
Ausstellung zeigt sowohl Fotografie, Video- und
Objektkunst als auch Performance und Installa-
tion. Die teilnehmenden Kinstlerinnen kommen
aus den Feldern der Freien Kunst, der Medien-
kunst, der Visuellen Kommunikation sowie dem
Produktdesign.

Sarah Alvim prdsentierte die Objekt-Installation
nem com uma flor, bestehend aus einer zartrosa
gefdrbten SM-Peitsche, die sich an der Wand
hdngend zwischen Lavendelbindeln einreihte
und sich mit Fragen nach dem Verhdltnis von
Macht und Weiblichkeit auseinandersetzt.

Samira Engel untersucht in ihren Fotografien
das Einnehmen von Raum durch eine weiblichen
KUnstlerperson, die zugleich zur Kunstfigur wird.
Mit der Fotoserie artbusiness 24/7 kontrastiert
die Kunstlerin nicht nur den Begriff des soge-
nannten ,man spreading”, den Akt von Mdnnern
in der Offentlichkeit schamlos Raum einzuneh-
men, sondern hinterfragt auch grundsdatzlich den
Entstehungsprozess von kinstlerischen Arbeiten
zwischen Inszenierung und Spontanitdt.

1 Anm. d. Red.: Wir méchten die Information nicht unterschlagen, dass es
beispielsweise in Erfurt zwei Ausstellungen zu Bauhausfrauen gab (,Vier
Bauhausmaddels" im Angermuseum und ,Bauhausfrauven” in der Kunsthalle
Erfurt). Im Hinblick auf das neu eréffnete Bauhaus-Museum in Weimar ist
das Fehlen der Frauen in der Ausstellung jedoch ein &ffentlich und medial
wahrgenommener Kritikpunkt.
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Samira Engel: artbuisness 24/7, Fotoserie, C-Prints, gerahmt,
2019, 50 x 70 cm. Ein junger Gast betrachtet ein Foto der Serie.

Fang Sheng Chou zeigte die Videoarbeit Vote
Yes, durch die Kritik an der Tabuisierung von
Homosexualitdt innerhalb der chinesischen Ge-
sellschaft geduBert wird. Diese Arbeit collagiert
pornographische Videoausschnitte und Aufnah-
men aus dem chinesischen Fernsehen zu politi-
schen Debatten und Berichten Uber Homosexu-
alitdt, wodurch das ambivalente Verhdéltnis von
Realitat und staatlich propagierten, intoleran-
ten Moralvorstellungen herausgestellt wird.

Berenike Arbeiter nimmt mit ihrem Mythos Bau-
haus direkten Bezug auf die historische Kunst-

schule. Dabei hinterfragt sie die Zugangsmadg-

lichkeiten fUr Frauen am Bauhaus. Der Automat
entscheidet nach vorheriger Eingabe von Infor-
mationen zu Geschlecht und Vorbildung Uber
die Zulassung zum Studium am historischen
Bauhaus in Weimar. Durch intensive Archiv-
recherche der Kiinstlerin kann der Automat
originale Zu- oder Absagetexte je nach Eingabe
der ,Bewerber*innen’ ausgeben. Durch diese
Arbeit wird das Klischee dekonstruiert, dass das
Bauhaus Frauen mit offenen Armen begri3t
hatte und ihnen dieselben Handlungsspielrdume
in ihrer Bewerbung offenstanden wie den mdnn-
lichen Kommilitonen.
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Direkt neben diesem Automaten befand sich
eine weitere Videoarbeit mit dem Titel Gochu
(1%, korean. = Chili) von Hyun-jeong Cho,
Miyoun Park und Jiseon Yoon. Diese Gemein-
schaftsarbeit entstand im Rahmen eines
wissenschaftlichen Kurses an der Bauhaus-
Universitdt Weimar zu den Themen Femi-
nismus und Essen. Im Fokus steht der Chili,
welcher im Koreanischen neben der essbaren
Schote auch das mdénnliche Geschlechtsteil,
den Penis, bezeichnet. Das Video zeigt die
KUnstlerinnen beim Verzehr von Chili-Schoten,
wobei sie Hitze und Schmerz erfahren, was
die KUnstlerinnen mit dem Bild des endlosen
Aktes der Befreiung der Frau verbinden.

Ausstellungen 2019 — Women of the house — marke.é6

Denise Blickhan trug eine Performance in einem
installativen Aufbau zur Ausstellung bei. In der
Performance, die zugleich Teil eines umfassen-
den Werkzyklus' ist, beschdftigt sich die Kiinst-
lerin mit kulturUbergreifenden Archetypen und
untersucht diese auf aktuelle Narrative. In ihrer
Performance Medusa 9 spielt die Kinstlerin mit
weiblichen Stereotypen, die sie Stuck fur Stick
dekonstruiert und damit das Bild der Frau die-
sen Klischeevorstellungen entreif3t.
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ie Kuratorinnen der Ausstellung ,Women of the house": Julia Albrecht und Teresa Fisc!

her.
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Universitdtsgalerie marke.6

Die Universitdtsgalerie marke.6

Seit nunmehr zehn Jahren prdsentiert die
Universitatsgalerie marke.6 das kinstlerische
Schaffen der Studierenden der Bauhaus-Uni-
versitdt Weimar. Sie ist damit die einzig aus-
schlieBlich studentisch gefihrte Hochschul-
galerie Deutschlands. Als Bindeglied zwischen
der Stadt Weimar und der Hochschule wurde
sie von Studenten gegrindet, um den jungen
KUnstlerinnen und Kiinstlern regelméBige Aus-
stellungsméglichkeiten fur ihre Arbeiten zu
bieten, in die damit verbundenen Arbeitspro-
zesse Einblick zu erhalten und ihre Werke einer
breiten Offentlichkeit zugdnglich zu machen.
So entstehen jahrlich etwa vier bis fUnf Ausstel-
lungen, die durch ein vielseitiges Rahmenpro-
gramm ergdnzt und vertieft werden. Inzwischen
hat sich die Galerie als fester Bestandteil der
Weimarer Kunst- und Kulturlandschaft etab-
liert und kann auf eine spannungsreiche Ge-

schichte mit Uber 40 realisierten Ausstellungen
inner- und auBerhalb Weimars zurickblicken.
Ebenso findet die mittlerweile etablierte und
publikumswirksame Ausstellung »Bauhaus Es-
sentials« jedes Jahr in der zweiten Jahreshdélfte
statt. Dazu |ddt die Galerie seit 2010 jeweils

zur Jahresschau der Universitdt, summaery
genannt, eine Jury ein, die aus den zahlreichen
Projekten der verschiedenen Fachbereiche die
besten Arbeiten prdmiert. Diese werden darauf-
folgend in einer Publikation veréffentlicht, in der
die aktuellsten und wichtigsten studentischen
Positionen des Bauhauses in einen aussage-
kraftigen Kontext zusammengefasst werden.
Besonders herausragende Arbeiten, die zusétz-
lich mit dem GRAFE-Kreativpreis ausgezeichnet
wurden, werden im September wdhrend der
Berlin Art Week auf der Kunstmesse Positions
Berlin Art Fair prdsentiert.
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Im Ausstellungsjahr 2019 wurde das Jahres-
konzept Dialektik der Formen - Dialektik der
Moderne auch anhand einer einheitlichen Ge-
staltung aller 6ffentlichkeitswirksamen Medien
sichtbar gemacht. Dazu wurde die Formen-
sprache Kreis — Dreieck - Quadrat aus dem
Bauhaus anlésslich des Jubildumsjahres aufge-
griffen und in abstrahierter Form in die Gestal-
tung Ubertragen: Jeder der drei Grundformen
wurde je eine Kunstgattung zugeordnet.

skulptur

malerei

fotografie

Entsprechend finden sie sich in der Gestaltung
der einzelnen Ausstellungs-Werbemittel wieder
und verweisen symbolisch auf die ausgestellten
Kunstgattungen.

Alle Medien - von der Jahresprogramm-Bro-
schire Uber Einladungskarten, Ausstellungsflyer
und Plakate bis hin zur digitalen Préasentation
auf Website und social media - stammen aus
der Hand des Gestalters Tino Schmidt (www.
tociwashere.net). So wurde gewdhrleistet, dass
das Jahreskonzept auch in der Gestaltung ein-
heitlich und stringent wiedererkennbar ist.
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Fir die Realisierung des Ausstellungs- und Veranstaltungsjahres 2019 dankt der Jenaer Kunstverein
allen Mitgliedern, beteiligten Kinstlern und Kiinstlerinnen, Helfern und Helferinnen, Unterstitzern

und Unterstitzerinnen, im besonderen:

Firas Alaji, Julia Albrecht, Sarah Alvim, Berenike Arbeiter, Tal Arditi, Stefan Arndt, Julia Aures, Oliver
Bekiersz, Denise Blickhan, Thomas Bopp, Denise Borkert, Lisa Bott, Helmut Brandl, Evelyn Breuer,
Hyun-Jeong Cho, FangSheng Chou, llka Conradi, Jurgen Conradi, Ozan Coskun, Felix Deiters, Inge
Delitz, Claudia Dell, Conny Dietrich, Marko Dini¢, Manuela Dix, Azlem ézgi)l Dindar, Thomas Eckardt,
Laura Eckert, Holgar Ehrensberger, Samira Engel, Ella Falldorf, Martin S. Fischer, Teresa Fischer,
Elisabeth Fritz, Winnie Gdrtner, Carolin Gasse, Steffen Gottschald, Wolfgang Grau, Helgard GroBe,
Thomas Grysko, Barbara Happe, Julia Hauck, Hub Hildenbrandt, Rita Hoffmann, Oliver Jahn, Ketzal
Jena, Andrea Karle, Dietrich Klinge, Renate Klopfleisch, Karl-Heinz Klopfleisch, Hildburg-Hella Korf-
mann, Fabius Kossack, Verena Krieger, Louisa Sofie Kropp, Martin Kschenka, Ulrike Lade, Klaus Lassak,
Diana Lindner, Sigrun LUdde, Renate Luhn, Michaela Mai, Gorch Maltzen, Paula MaB, Elisabeth May,
Andrea Meyer-Fraatz, Gabriele Michl, Navid Nail, Tommy Neuwirth, Christa Niedner, ONESone, Anne
Osterland, Mario Osterland, Rainer Pagel, Miyoun Park, Markus Pasche, Joanna Pawlaczek, Konstantin
Petry, Gerhard Pfeifer, Nadine Rall, Fabian Reichel, Reneé Reichenbach, Christoph Renner, Michael
Ritzmann, Guilherme Rodrigues, Falk Ronneberger, Catrin Ronneberger, Stefan Schiek, Louise Schmidt,
Thomas Schmidt, Tino Schmidt, Karsten Schneider, Conny Schéft, Ralf Schénfelder, Volkmar Schorcht,
Bjorn Schorr, Christina Schreiter, Anoush Seferian, Max Sessner, Harri Sjéstrém, Slobodan §nqjder,
Robert Sorg, Angelika Steinmetz-Oppelland, Erik Stephan, Wolfram Stock, Kinga Téth, Uta Trillhose,
Brigitte Uhlig, Tom Urban, Sebastian van Vugt, Peter Wackernagel, Paul Wehrlin, Frank Wuppinger,
Jiseon Yoon, Thomas Zeth
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