SALON SALDER

—— NEUE KUNST AUS NIEDERSACHSEN —



Vorwort

Wahllandschaften

Unter dieser Thematik nahert sich der diesjahrige Salon Sal-
der einer facettenreichen Bandbreite kiinstlerischer Positionen aus
den Bereichen Malerei, Fotografie und Installation. Mit den Wahl-
landschaften 6ffnet sich nicht nur ein geographisch begrenztes
Gebiet, sondern vielmehr ein Gestaltungswille, der durch lebens-
weltliche, soziale, kulturelle wie philosophische Bezlige gepragt
ist.So spiegelt der Salon Salder eine vielfaltige, kiinstlerische Reise
durch die Topographie der Kunst wider. Grenzen werden aufgelost,
Raume erweitert, Standpunkte sichtbar und neue Perspektiven fur
den Betrachter geboten.

UWE BRODMANN verschmilzt in seinen fotografischen Pa-
noramen mehrere Blickwinkel zu scheinbaren Allsichten, die die
Frage nach Gleichzeitigkeit und Standpunkt er6ffnen. BIRTE HENNIG
lenkt mit ihrer Kamera unser Blickfeld auf eine einzigartige Stein-
wiuste, die Marocche di Dro und schafft eine visuelle Symbiose aus
Einheit und Vielfalt. Wie ein extremer Perspektivwechsel ganz
eigene Formen von Landschaft entstehen ldsst, die ein schillern-
des Wechselspiel aus Wiedererkennen und Fremdsein evozieren,
wird in den Malereien von PETER HEBER und den Zeichnungen von
WOLFGANG ZACH sichtbar. Asta RODE prasentiert transformierte
Topographien, die eindriicklich die Wahrnehmung von Landschaft
hinterfragen. ANETTE zIss macht sich Naturformen zu eigen, die
verfremdet, in dichten und flieRenden Bildkompositionen dem
Betrachter mit einem vagen Gefiihl der Uberforderung und Un-
sicherheit konfrontieren. mICHAEL NITSCHE nutzt seelenlose Mas-
senware und verwendet sie flir die eigene, individuelle Kunst-
produktion ferndstlicher Landschaftsbilder. Die Werke von siNA
HEFFNER erobern den Raum — in stilisierter Formsprache schafft
sie Uberraschende Assoziationsfelder die Natur und Raum erleb-
bar werden lassen. RENEE UND THOMAS RAPEDIUS prasentieren mit
ihren Arbeiten, ein narratives Kraftfeld, das durch die Verschran-
kung von Natur und Kultur immer wieder neue Deutungen zu-
lasst. Wahre Seelenlandschaften formt mEeI-sHIU WINDE-LIU mit
ihrer im Raum schwebenden Installation, die fragil schillernd das
Spiel von Licht und Schatten als Moglichkeit der Zeichnung nutzt.

Die skulpturalen und installativen Arbeiten von siIMONA PRIES
eroffnen unerwartete Zusammenhange und verweisen auf die
physischen und psychischen Konsequenzen fir Mensch, Tier und
Vegetation.

So spannen die im diesjahrigen Salon Salder prasentiereten
Werke ein weites Assoziationsfeld tiber die Semantik der Land-
schaft und deren Darstellungsformen, die immer wieder aufs neue
entschlisselt und interpretiert werden wollen.

Seit 1991 findet der Salon Salder jahrlich statt und hat sich
in seiner AuRendarstellung immer wieder neu erfunden. Als der
Kunstler und Designer HANNES MALTE MAHLER im Jahr 2011 ein
kopfstehendes Niedersachsenross als zentrales Motiv der neuen
Gestaltungslinie entwickelte, etablierte er ein ausdrucksstarkes
Symbol, das den Salon Salder als Ausstellungsformat zeitgenos-
sicher Kunst auszeichnet, das Konventionen hinterfragt und Raum
flir Neues eroffnet.

Mit seinem plotzlichen Tod endete unsere wunderbare Zu-
sammenarbeit, die meine Arbeit sehr bereichert hat — woftr ich
von Herzen dankbar bin.

Fur die Weiterfiithrung und Uberarbeitung dieser erfolgrei-
chen Darstellung sowie den professionellen und empathischen
Umgang danke ich GERALD RIEMANN und STEPHANIE WOLF der
Agentur LIO Design sehr.

Besonderer Dank gilt den diesjahrigen Kinstlerinnen
und Kunstlern des Salon Salder sowie VERA GLIEM, PIA KRANZ und
MICHAEL STOEBER fuir deren fachliche Wiirdigung

STEPHANIE BORRMANN, M.A.

KURATORIN DER STADTISCHEN KUNSTSAMMLUNGEN



FUERTEVENTURA SUDWEST I-IV

2015 | Ultra Chrome auf Photo Rag | 25 x 85 cm
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Schaut man auf die Website von Uwe Brodmann, findet man
dort Hinweise auf die Vielzahl der Bilder, die der Kiinstlerfotograf
im Laufe seines Lebens schon geschaffen hat, gebandigt durch
ihre Einteilung in vier groBe Kategorien: Architektur, Menschen,
Industrie, Landschaft. Ein kurzes Nachdenken fithrt uns dahin zu
begreifen, dass sie im Innersten alle miteinander zusammenhan-
gen.Brodmann interessiert sich in erster Linie flir den Menschen
und dazu gehoéren die Landschaften, in denen er lebt und die er
kultiviert, die Hauser, in denen er wohnt und arbeitet und die
Industrien, die ihn beschaftigen und erndhren. Fir alle Bilder des
Kiinstlers ist im Grunde der Mensch der Dreh- und Angelpunkt.
Sie bilden als Kosmos eine einzige groRl angelegte Recherche, um
ihm —und letztlich sich selbst — auf die Spur zu kommen.

Ein weiteres Charakteristikum der Bilder Brodmanns ist sei-
ne Arbeit mit der Panoramakamera, die fast schon zum Marken-
zeichen dieses Fotografen geworden ist. Ihr extrem weiter Aufnah-
meradius erweitert das Gesichtsfeld des Betrachters. Das Motiv
wird bei dieser Art der Fotografie nicht eingeengt und fokussiert
dargestellt, sondern stets in einen groRReren Kontext eingebunden.
Auch bei seinen Portrataufnahmen von Menschen liebt Brodmann
es, die Panoramakamera einzuset-

Die majestatischen Berge der Dolomiten, darunter der Passo
Falzarego, die Drei Zinnen und die Marmolata, liegen in stiller und
erhabener Gréf3e vor unseren Augen unter einem hellen, leicht
bewdlkten Himmel, der die Konturen der machtigen und gewal-
tigen Bergmassive scharf hervortreten ldsst. Sie sehen aus, wie
sie wahrscheinlich schon vor Jahrtausenden ausgesehen haben,
sind Memoriale von Zeit und Ewigkeit und haben bis heute Ge-
nerationen romantischer Bergmaler begeistert. Den Fotografen
interessiert indes die konkrete Geschichte dieser Berge, von denen
die Bilder nichts mehr verraten. Im Ersten Weltkrieg waren sie

Schauplatz erbitterter Kimpfe zwi-

zen. Die daraus resultierenden Bil- U W E B RO D MA N N schen Italien und Osterreich, deren

der machen deutlich, wie sehr wir

Soldaten dort gefroren und gehun-

Menschen soziale Wesen sind, die
mit anderen Menschen interagie-

ren und sie brauchen, um selbst LCl 7’) dS Ch aﬁe l’)

ein gelingendes Leben zu fuhren.

Nicht weniger wichtig wie der Kontakt mit anderen Menschen ist
die berufliche Tatigkeit, die wir austiben. Auch sie ist haufig Thema
der Panoramaportrats des Fotografen. Die Panoramadarstellung
hat Uwe Brodmann auch bei seinen in Salder prasentierten Land-
schaftsaufnahmen gewahlt. Bei diesem Sujet ist es allerdings das
ganz normale Mittel der Wahl, geht es in ihnen doch darum, der
horizontalen Erstreckung der Landschaft im Raum gerecht zu
werden. Daher wahlen auch Maler bei solchen Sujets regelmalig
das Breitformat und nicht das Hochformat. Brodmann zeigt zwei
Motivserien, zum einen Bilder der Dolomiten und zum anderen
Landschaften der zweitgroBten kanarischen Insel, Fuerteventura.

gert, gelitten und gekampft haben
und zum Teil dort auch gestorben
sind. Von ahnlicher Ambivalenz
sind die sonnendurchglihten,
braunen Landschaften Fuerteventuras unter blauem Himmel.Von
ihrer archaischen, skulpturalen Schonheit ist Uwe Brodmann tief
beeindruckt. Wie die Dolomiten sind sie menschenleer. Auch sie
scheinen allein vom Atem der Ewigkeit und Zeitlosigkeit bewegt.
Aber natiirlich tauscht der Eindruck hier ebenfalls. Seitdem die
Insel vom Massentourismus invadiert wurde, der seit 1990 die
wichtigste Einnahmequelle ist, hat sich ihre Identitat dramatisch
verandert. Davon zeigen die Bilder nichts, aber die Folgen daraus
sind nicht weniger Teil von ihnen, als der Krieg historisch Teil der
Dolomiten ist.

MICHAEL STOEBER



MARMOLATA E COL DI LANA | DREI ZINNEN 2014 | Ultra Chrome auf Photo Rag | 25 x 85 cm CINQUE TORRI E MONTE PELMO | CADINI DI MISURINA 2014 | Ultra Chrome auf Photo Rag | 25 x 85 cm



QUANTENSCHAUM (SCHWARZWASSER-SCHNEE)

2015 | O1 und Acryl auf Leinwand | 150 x 200 cm

Wahllandschaften 9

Begegnet man den Arbeiten aus der Reihe Quantenschaum
von Peter Heber im Salon Salder, kommt es einem vor, als habe
man sie schon irgendwann einmal erlebt. Ihr Anblick bringt im
Betrachter eine Erinnerung zum Klingen. Sie erscheinen wie Luft-
aufnahmen einer Natur, die man frither auf den eigenen Beinen
durchwandert hat. Es entsteht ein Resonanzraum zwischen Bild
und Betrachter, oszillierend zwischen Wiedererkennen und Fremd-
sein. Die geistige Erinnerung gesellt sich zu dem Kérpergedachtnis
und bejaht dieses Geflihl des Wiedererkennens, denn die Materi-
alitat auf der Leinwand und die grafische Struktur gleichen dem
rutschigen Gerdll des Berggrats und manch schwarze Farbspur
verwandelt sich unter dem Blick des Betrachters unversehens zu
beunruhigenden Schluchten im
Bild. Und doch bleiben sie fremd,
denn es sind Abstraktionen, keine
Abbildungen einer Natur. Die Ar-

PETER HEBER

oder Linoldrucke unter den neuen Arbeiten verborgen und die-
nen ihnen als Basisstruktur. Eigentlich sind Hebers Werke wie die
Gesteinsoberflache der Erde aufgebaut, deren Textur auch durch
Ablagerungen, Schichtungen und Umwandlungen entstanden ist
und immer neue Strukturen ausbildet. Auch seine Arbeit ist mit
einer Suche nach Strukturen ver-
bunden, mit der Suche nach dem
Bestandigen in der Entropie seiner
Werke. Die Aufnahme und Uber-

beiten geben keine Orientierung

arbeitung von dlteren, scheinbar

im Raum. Flachen werden in ihnen O uan te ns Ch aum missgltickten Arbeiten zeugt auch

zu Raumen und umgekehrt, kein
Oben grenzt das Unten ab, alles bleibt Materie auf der Leinwand.
Hebers Arbeiten machen solche Naturerfahrungen schon allein
durch die GroBe der Leinwand moglich, wodurch sich der Betrach-
ter als Teil der Bildwelt verstehen kann und weil sie eben per se
nicht abstrakt sind, kein rein geistiges Erleben darstellen. Auch die
Titel der Arbeiten tragen Abstraktion und Konkretion in sich: das
abstrakte Wort Schwarzwasser wird mit den konkreten Begriffen
Eis, Schlucht und Gletscher verbunden. Das Bild zeigt sich als Pro-
jektionsflache flir den Kinstler wie auch den Betrachter.
Schwarzwasser klingt zunachst nach einem unheimlichen
Gebrau aus der Alchemistenktiche. In der Serie Quantenschaum
verbirgt sich dahinter stark mit Wasser verdiinnte, schwarze Acryl-
farbe, die in den gezeigten Arbeiten spannende und unerwartete
Metamorphosen hervorruft. Heber hat durchaus etwas von einem
Alchemisten und sein Atelier ist auch mit einem Labor vergleich-
bar. Seine Werke sind Versuchsreihen, in denen der Kiinstler Be-
dingungen schafft, unter denen sich Kunst ereignen soll, so wie
sich auch Natur ereignet und nicht gelenkt wird. Die Leinwand
liegt auf dem Boden, das verwendete Material wird Hitze und
Wind ausgesetzt, mit Pinsel oder Spachtel bearbeitet, reagiert
seinerseits mit Erstarrung, Verdichtung, verkrusteter Oberflache
und fliekenden Formen. Jede Bildreihe wird mit einer eigenen
Technik bearbeitet. Oft liegen zerschnittene Drucke, Holzschnitte

von einem behutsamen Umgang
mit dem eignen kiinstlerischen Prozess. Es gibt keine Zerstérung,
sondern eine Uberschreibung beziehungsweise Transformation
des vermeintlich Missgliickten in einen neuen, akzeptablen Zu-
stand. Im Laufe seiner Arbeit hat sich das Verhadltnis des Ktinstlers
zu Fehlern entschieden gewandelt. Das Scheitern ist mittlerweile
zu einem kunstlerischen Konzept geworden und wird eher mit
Spannung erwartet. Es gibt so eine Art vorgeplante Willkur, ein
Scheitern nach Plan, in dem viel vorausgeahnt wird, viel durch
Erfahrung im Umgang mit dem Material und Handwerkszeug
bekannt ist und das Uberraschende als ein Ereignis begriit wird,
an dem wieder Neues gelernt werden kann. Trotzdem ist jede
Arbeit, die vom Kiinstler akzeptiert ist, in sich abgeschlossen und
beschreibt kein Zwischenstadium. Die Serien zeigen Facetten
eines Themas und keinen Entwicklungsprozess, der einen Be-
weis fur eine Herangehensweise erbringen will. Es sind vielmehr
»bestimmte Unbestimmbarkeiten« entstanden.

Hebers Bildschopfungen fiihren den Betrachter zurtick zur
Urlandschaft vom dem Anfang der Welt. Zum Tag ohne Gestern,
als der Urknall die Geburt des Universums verkiindete oder als
die Erde wiist und leer war. Er schickt den Betrachter auf die Rei-
se durch das Wurmloch des Quantenschaums und macht den
Mikro- und Makrokosmos als Seinszustand tiberzeitlich erfahrbar.

PIA KRANZ



QUANTENSCHAUM (SCHWARZWASSER-EIS) 2015 | O und Acryl auf Leinwand | 150 x 200 cm QUANTENSCHAUM (SCHWARZWASSER-SCHLUCHT) 2015 | O1 und Acryl auf Leinwand | 200 x 300 cm



GREIFBAR

2015 | Gewicht, Draht, Papier | 47 x 40 x 20 cm
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Sina Heffner setzt sich in ihren kiinstlerischen Arbeiten mit
dem Erscheinungsbild des Tieres in der Natur auseinander. Sie
untersucht deren innere und aullere Struktur, die Oberflache, die
Form und den Korper im Raum. In der Prasentation ihrer Arbeiten
bezieht sie den Standort des Betrachters bewusst mit ein. Heffner
schafft mit ihren Skulpturen und in ihren Aquarellen Vorstellungs-
raume vom Tier in der Natur und keine Naturabbildungen, denn
es gehtihr nicht darum, eine spezifische Art erkennbar zu machen.
Heutzutage glaubt man alles tiber die Tiere zu wissen. Sie sind
kategorisiert, werden in Zoos ausgestellt, dienen als Nutztiere
unserer Versorgung oder sind dem Menschen als Haustier treuer
Begleiter. An dieser vermeintlichen Bekanntheit, an diesem Bild
vom Tier, setzt die Kiinstlerin an und reduziert das aufRere Erschei-
nungsbild radikal. Die Haltung wird zum Ausdruckstrager und die
Form ermaoglicht das Wiedererkennen, nicht die Oberflache von
Fell, Zeichnung oder Federkleid. Ihre Tierskulpturen sind meist
aus Papier, stehen als weil3e Erscheinungen fast wie Fremdkorper
oder Leerstellen in ihrer Umgebung. Trotzdem sind sie korperlich
prasent, wirken zart, fragil und verganglich.

In der Skulptur Greifbar werden stilisierte Papiervogel mit
Hilfe von schwarzen Drahten an einem Gewicht festgehalten.
Wie Drachen an der Hand des Menschen fliegen diese Vogel auf
unterschiedlichen Hohen, als woll-

Ort hinzukommen und dem Betrachter erst mal als »wahre« Schat-
ten erscheinen. Die weilsen Flachen unterscheiden sich hingegen
kaum von der Wand vor der sie hangen. Nur die sichtbaren Schat-
tenfugen grenzen sie vom Grund ab, so dass sie als eigenstandige,
abstrakte Formen wahrgenommen werden. Deshalb bezieht man
sie auch nicht sofort auf die Vogel, sondern eher auf den Titel der
Arbeit: Wolkenzug. Wie die Wolken am Himmel bilden sie eigene
Figuren und Formen aus, die die Fantasie der Betrachter anregen.
Erst wenn er sich richtig positioniert, sind die formalen Analogien
zwischen Korper und Flache der Vogel wahrmehmbar.

Keine Darstellung des Tieres ist frei von einer Mensch-Tier-
Beziehung. Heffners Arbeiten er6ffnen einen vielschichtigen Blick
auf das Gespann Mensch und Tier und auf die Beziehung von

Natur und Kunst. Ihre Tierskulp-

ten sie sich fur den nachsten Flug SI NA H E F F N E R turen sind sachlich, weil sie jede

formieren. Das Gewicht ldsst aber

Vermenschlichung meidet. Es gibt

keine Eigenbewegung zu und so
spurt der Betrachter die Spannung
zwischen dem Impuls fliegen zu
wollen und gleichzeitig gehalten
zuwerden. Geht er aber an der Skulptur vorbei, fangen die Drahte
uberraschend an zu schwingen. Es sind die Schritte des Betrachters,
die die Vogel in Bewegung versetzen.

Das Thema vom Halten und Losen klingt auch in der gro3en
Arbeit Wolkenzug an. Hier zeigt Heffner einen Vogelschwarm von
oben gesehen als Relief vor der Wand. Jedes Tier fliegt im eigenen
Rhythmus und zeigt einen eigenen Flugelschlag. Die Beine wurden
stelzengleich verlangert und haben sich scheinbar an der Wand
festgesogen. Ihr unlésbarer Bezug zur Wand irritiert und konter-
kariert die vorgestellte Freiheit der Tiere. Amorphe, weife Fla-
chen folgen dem Zug der Vogel vor der Wand. Es sind ihre eigenen
Schatten. Allerdings werden sie ad hoc nicht als solche definiert.
Schliellich gibt es noch die echten Schatten, die als fliichtige und
stets wechselnde Begleiter durch die spezifische Beleuchtung vor

keinen Blickkontakt zwischen Tier
und Mensch, nur die Anschauung

WO]ke nZ ug der Form. Sie sind aber auch das

Ergebnis korrekter Beobachtung
und Wiedergabe. Man spurt, wie die Vogel ihre Kérper im Flug
auf den Thermen ausbalancieren und am Himmel schweben. Und
es bertihrt, wenn ein bronzenes Astchen den gebogenen Hals
eines Rehs aus ihrer Serie Reh-Satz in all seiner Zartheit spiegelt.

Heffner entzieht ihre Tierskulpturen dieser emotionalen
Aufladung und macht sie nicht zu Projektionsflachen menschli-
cher Angste und Wiinsche. Es ist nicht der Mensch, der die Végel
halt, es ist das Gewicht, das in der Skulptur vor allen Dingen als
Sockel fungiert und nicht nur als Teil einer Geschichte zu verstehen
ist. Die Bildhauerin schafft durch ihre Skulpturen mit Material,
Form und Struktur uberraschende Assoziationsraume fur den
Betrachter, die ihm Grenzbereiche 6ffnen,in denen Naturbetrach-
tung und Kunst oszillieren und gleichzeitig existieren konnen.

PIA KRANZ



REHSATZ | 2014 | MDF, Lack, Stahl, Bronze | 60 x 194 x 43 cm

WOLKENZUG 2016 | Stahl, Styropor, Papier | 300 x 800 x 100 cm



MAROCCHE | SERIE, 25-TEILIG

2016 | Fotografie, Fine Art Print auf Hahnemtihle Pearl | 50 x 50 cm
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Menschliches Blickfeld trifft auf Steinfeld. 25 Fotografien im
Format 50 x50 cm geben Einblick in diese einzigartige Steinwtste,
genannt Marocche di Dro. Die Marocche di Dro ist eine Sturzhalde,
nordlich des Gardasees, im unteren Sarca-Tal gelegen und aus
mehreren Bergstiirzen zwischen dem 3. und 1. Jahrtausend vor
Christi hervorgegangen. Die dort Tagernden Gesteinsblocke bie-
ten den Anblick einer beeindruckenden Naturlandschaft.In diese
Kargheit und deren erstaunliche Vielfalt dringt die Fotokiinstlerin
Birte Hennig mit ihrer Kamera ein und erschliefSt dem Betrachter
den Mikrokosmos des Naturschutzgebietes.

Jede der Arbeiten zeigt das Detail eines fotografierten Aus-
schnitts. Es wurde vielfach gedreht, gewendet und verworfen, bis
die gewiinschte Oberflache erschien. Flir den Betrachter eréffnen
sich nun vielfaltige Momente des Schauens. So erfahren wir das
unwirtliche Biotop als eine eigene Welt mit verschiitteten Rau-
men und tiefen Schatten, entdecken feine Risse und tiefe Ker-
ben, treffen auf die groben, gekérnten Seiten der Steine, sowie
deren glatten Flachen, die gleiRendes Sonnenlicht spiegeln. Der
Blick schweift tiber sanfte Mulden hinweg, dringt in Hohlen vor,
die manchmal zarte Spuren einer Vegetation beherbergen und
erlebt eine Uberraschende Viel-
falt von Erd- und Grautonen, die
die Gesteinsbrocken durchziehen.

BIRTE HENNIG

hinweg sichtbarer Beleg flir das zerstorerische Naturereignis, of-
fenbaren die Fragilitat des Gesteins und entlarven die Mythen der
Menschen als reine lllusion.

In Hennigs Fotoarbeiten kommt dem Betrachter das Ge-
stein in seiner wahrhaftigen Natur entgegen. Licht und Schatten
zeigen das Gestein als anfallige, vielfaltige und vielgestaltige For-
mation mit Briichen, das von un-
erwarteten Ereignissen nachhaltig
gezeichnet wurde und damit auch

Das Gestein erscheint hier als ein
unerwartet sensibler, vielschichti-

ger Mikrokosmos. Seine Grenzen M aro CCh e

findet er im quadratischen Format

und durch den Rahmen. Wie eine Sammlung von Planquadra-
ten hangt das Tableau an der Wand und lasst vielleicht kurz die
Hoffnung aufkeimen, man konne die gezeigten Stellen irgendwo
wiederfinden, aber diese Hoffnung erfiillt sich nicht. Auch in der
Zusammenschau aller Ausschnitte wird sich nie ein Uberblick tiber
das gesamte Gesteinsfeld ergeben. Eine Orientierung im topogra-
phischen Raum der Marocche di Dro ist bewusst ausgeschlossen
worden. Auch der Titel wird auf Marocche verknappt. Alles bleibt
Fragment. Birte Hennig zeigt in ihrer Fotoarbeit eine abstrakte
Idee von Natur, Zeit und Raum am konkreten Spiel von Licht und
Schatten auf dem Gestein, der Marocche.

Gestein erlebte der Mensch von jeher meist als untiber-
windliches Hindernis, schroff und abweisend. Nur die Natur selbst
konnte Felsgestein mit Wind und Wasser uiber Jahrhunderte hin-
weg formen. Diese Standhaftigkeit gegentiber Veranderungen lief3
den Stein flir die Menschen zu einem Symbol flir Ewigkeit und
Unzerstorbarkeit werden. Die Felsstlirze der Natur belegen hin-
gegen das Gegenteil. Die Bruchkanten bleiben Uiber Jahrtausende

zu einem Sinnbild flr die mensch-
liche Existenz wird und nicht mehr
zur Uberhohung taugt. Dennoch,
der Felsrutsch ist zum Stillstand
gekommen, der Stein wird wieder Hindernis, hat Bestand und
nur Wind und Wasser kdnnen seine Form verandern. Licht und
Schatten werden nun zu den sichtbaren Akteuren der Zeit, die Ver-
anderungen flir das menschliche Augen sichtbar machen. Sie ge-
hen liber den Stein und verandern seinen Anblick fiir den Moment.
»Schatten sind Raume auf Zeit«, so fasste es HENRI CARTIER-BRESSON
(1908 —2004) einmal zusammen. Und nur die Fotografie vermag
den Moment vor dem Vergehen bewahren.

Birte Hennig macht die Gesteinsbrocken als wandelbare
und tiefgrindige Trager von Zeit erfahrbar. Ihre Schonheit, die Ver-
letzungen und Verwerfungen wurden als Serie von aneinander-
gereihten,in sich abgeschlossenen Momenten sichtbar gemacht:
Gnadenlos hell von der Sonne ausgeleuchtet oder geheimnisvoll
verschattet. Sie ergeben keine abgeschlossene Erzahlung, sondern
bleiben —wie die menschliche Erinnerung an die Vergangenheit —
Fragment. In der Betrachtung des Gesteins der Marocche wird der
Mensch als Teil der Natur erfahrbar.

PIA KRANZ
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MAROCCHE | SERIE, 25-TEILIG 2016 | Fotografie, Fine Art Print auf Hahnemiihle Pearl | je 50 x 50 cm




MY LIFE BELONGS TO THE OTHER SIDE

2013 | verschiedene Materialien | Hohe 102 cm

TOCHTER 2015/16 | verschiedene Materialien | Hohe 139 cm

STILL HUMAN  2015/16 | verschiedene Materialien | Hohe 117 cm
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Michael Nitsche ist im Salon Salder mit zwei Werkgruppen
vertreten. Einmal mit Skulpturen, die aus Tierbalgern zusammen-
gesetzte Geschopfe animistischer Weltanschauung zeigen. Sie
erzeugen mit ihrem ungewohnlichen und unheimlichen Ausse-
hen ein Kraftfeld, in dem sie zwischen Schutzmacht und Albtraum
changieren. In der zweiten Werkgruppe prasentiert der Kiinstler
Landschaften, die sich an chinesischen Rollbildern orientieren und
die den Schwerpunkt des Katalogtextes bilden.

Nitsches monumentale Rollbilder werden im Salon Salder
erstmals dem Publikum gezeigt. Die Arbeiten erinnern in der Pra-
sentation an typische, traditionelle chinesische Rollbildern und
zeigen ebenso typische chinesische Landschaften. Aus der Entfer-
nung hat man den Eindruck, man stehe einer klassischen Tusche-
skizze gegentiber, so frei und lebendig erscheint der Duktus. Der
Rotelton leuchtet schon von weitem in vielerlei Schattierungen,
tragt die Stimmung und Atmosphare der Landschaften. Es sind
keine eigenen, neuen Kompositionen, sondern Projektionen von
Originallandschaften auf Butten. Hier schliipft der westliche Maler
ohne Probleme in die Rolle des ferndstlichen Schiilers, der sich erst
im Kopieren der alten Meister tbt, bevor er nach vielen Jahren
einen eigenen Stil entwickelt. SchlieBlich geht es hier um die Kon-
tinuitat und Zeitlosigkeit der Bilder und nicht um Originalitat. Tritt
man allerdings naher heran, blickt man plétzlich in die Augen ei-
nes kleinen Affchens, danach wird klar, dass hier kein Pinsel an der
Arbeit war, sondern ein kleines Stofftier, 10 bis 15 Zentimeter grof,
das vom Kiinstler als Druckstempel
verwendet wurde. Danach sieht
man Uberall die Figur des kleinen
Affen und erkennt, dass die Aste

MICHAEL NITSCHE

Aber es geht hier nicht um die Aneignung der ferndstlichen
Malerei. Nitsche hatte die Affchen vor vielen Jahren auf dem Floh-
markt gekauft. Es gab sie frither zusammen mit dem Kindermenu
eines amerikanischen Fast-Food Konzerns. Billige Massenproduk-
tion aus dem Land der Mitte, hergestellt von hochstwahrschein-
lich unterbezahlten Fabrikarbeiterinnen, die nichts mehr gemein
hatten mit der jahrhundertealten Kunsttradition des Landes.
Nitsche benutzt die seelenlose Massenware und verwendet sie
flir die eigene, individuelle Kunstproduktion. Er verandert zuerst
die Augen des Spielzeugs, bringt Kiigelchen an, damit sie auf dem
Abdruck besser herauskommen. Das Affchen wird nun Stempel
und mit ihm schafft der Kiinstler Unikate. Gedruckt wird auf be-
sonders hochwertigem Aquarellblitten, dessen GroRe so indivi-
duell ist, dass man es durch kein DIN-Format ausdrucken kann.
So ausgestattet loggt Nitsche sich in die hoch geschatzte, tradi-
tionelle Kunstform der chinesischen Landschaftsmalerei ein. Es
gelingt ihm mit seiner Kunst eine
Verbindung zwischen fernéstlicher
und westlicher Lebenswelt herzu-
stellen, die eine Zivilisationskritik

der traditionellen Kiefern eigent-
lich die hochgereckten Arme des
Affchens sind. Nitsche beherrscht
die Handhabung des Spielzeugs
perfekt. Er entlockt ihm ein brei-
tes Spektrum von Erscheinungsformen. Hochgradig verdichtet,
entsteht aus ihm ein Flusslauf, Baumstamm oder Berg, offener
geschichtet und mit weniger Farbe entwickeln sich daraus zarte
Wolken, die am Himmel entlangziehen. Das Figlrchen wird so
gedriickt, die GliedmaRen werden so geschoben und gebogen, bis
die Form die Landschaft entstehen lasst. Ganz wie es die Regeln
der Landschaftsmalerei einfordern, ist das Chi, die Lebensenergie
des Kiinstlers im Farbauftrag sptirbar. Man erlebt sein Tempo und
den Rhythmus, empfindet Nitsches Freude am eigenen Tun und
den Humor, der diese grotesk-absurde Bildproduktion begleitet.

Made in China —
Still Human

an beiden Systemen Ubt, aber zu-
gleich auf die kulturellen Traditio-
nen beider Systeme verweist. Die
Marketingstrategien der Konzerne
spiegeln weder das eine noch das
andere.Was zahlt, sind die Verkaufszahlen. Die Objekte sollen den
Konsum anheizen, Begehrlichkeiten wecken und keinen Sinn fur
Individualitat oder Qualitat hervorrufen. In der traditionellen
chinesischen Landschaftsmalerei zeigt sich nicht unbedingt die
Individualitdt des Kiinstlers, gerade hier ist das Ankntiipfen an die
Bildtradition wichtiger. Der Betrachter nimmt aber das Chi des
Kiinstlers wahr, jenes Bewusstsein flr die eigene Lebensenergie
im alltaglichen Tun, die sich im Duktus zeigt. In der Massenherstel-
lung der Billigprodukte geht diese Haltung vollig verloren.

PIA KRANZ
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Aufgewachsen in einer landlichen, katholischen Gegend
gehorte der Umgang mit Hund, Katze, Vogel, Hamster, Hiihnern
und Kiithen, sowie der regelmaRige Besuch auf dem Friedhof zu
meinem Leben. Unsere Haustiere fanden ihre letzte Ruhestatte
im Garten hinter dem Haus unter der grof3en Trauerweide oder
den Brombeer- und Hagebuttenhecken. Selbst tote Singvogel oder
Mause wurden von uns Kindern angemessen bestattet. Heute
als GroR3stadterin, zugegeben in einer beschaulichen Ecke lebend,
mit Balkon und nach langer Abstinenz seit drei Jahren wieder mit
Hund, habe ich mir noch keinen Gedanken gemacht um seinen
Tod und Verbleib. Bei meiner ersten unerwarteten Begegnung mit
der Klnstlerin Simona Pries waren solcherlei Fragen recht bald
Teil unseres Gespraches.

Ihre Recherchen, die in ihre skulpturalen, installativen, ar-
chitektonischen und malerischen Arbeiten einfliel3en, eroffnen
unerwartete Zusammenhange und verweisen auf die physischen
und psychischen Konsequenzen fiir Mensch, Tier und Pflanze,
wenn die Lebensbedingungen nur mehr nach rein 6konomi-
schen Gesichtspunkten gestaltet
werden. Lange Zeit waren wir der
Natur nicht entfremdet, sie selbst

SIMONA PRIES

Von der Aullenwelt abgeschirmt, keimt hier im Innern eine Blume,
deren Vereinzelung einmal mehr auf ihre Einzigartigkeit verweist.
Derart in ihrer Bedeutung erh6ht und offenkundig in ihrem Wert
geschatzt, erscheint sie als Sinnbild fir die Schopfung und das Le-
ben. Gleichzeitig befordert sie dennoch als einsame eingemauerte
Gefangene in einer unnaturlichen Umgebung die Gedanken an
zivilisatorisches Ausgeliefertsein und Hinfalligkeit.

Ahnlich ambivalent sind auch die Lesarten, der in der Aus-
stellung gezeigten mehrteiligen Arbeit. Dabei handelt es sich
um sieben getrocknete kleine Pflanzen, die jeweils sorgsam auf
schwarzem Samt gebettet und schiitzend unter Glashauben ge-
stellt sind. In der Aufsicht betrachtet, denn sie ruhen wiederum
auf horizontal angeordneten Glasplatten, scheinen sie zu schwe-
ben, schwerelos wie Astronauten, so ihr gleichnamiger Titel, in der
unendlichen Weite des Alls. Einen Eindruck, den der sich diffus
verdichtende bzw. sich auflésende wolkig schwarze Farbauftrag
der Glasplatten zusatzlich verstarkt. Diese Pflanzen entfalten trotz
oder vielmehr gerade wegen ihres Trocknungsprozesses besondere
optische Reize. Kein tippiges Grun
oder andere Farbschattierungen

lenken von der filigranen Orna-

wurde als beseelt verstanden. Die
ihr eigene Asthetik, Vielfalt und
Schonheit war daher schon immer
Inspirationsquelle flir die Kinste.
Spatestens im 18.Jahrhundert mit den Zielen der Aufklarung, die
auf Vernunft und Rationalitat basierten, ist dieses auf Respekt
gegriindete Verhaltnis aus der Balance geraten. Inhaltlich setzen
die Arbeiten von Simona Pries hier an. Formal beschrankt sie sich
auf wenige Werkstoffe, die wegen ihrer spezifischen Eigenschaften
zum Einsatz kommen. Darunter Glas und Spiegel, beides Mate-
rialien, die sich selbst zurticknehmen, da sie ihren Umraum mit
aufnehmen und gleichzeitig Distanz schaffen zu ihren Gegen-
uber. Hinzu kommen opakes Bienenwachs, weitere natureigene
Materialien, Zeitungsauschnitte, schwarze und weil3e Farbe. Da-
raus entstehen feine, minimalistische Arbeiten von hoher Dichte
in denen die komplexen Themen auf einen bestimmten Punkt
gebracht werden. Ihre formale Klarheit und Konzentration auf
Elementares bieten dem Betrachter Mdglichkeiten an, sich die
intelligente Struktur der Organismen, ihre innere und aulere Logik
und naturgegebene Schonheit flir sich zu entdecken.

In ihrem Entwurf fur Ein Haus ftir eine Blume, das ursprung-
lich geplant war flir den Landschaftspark von Schloss Sanssouci,
skizziert die Kiinstlerin beispielsweise eine architektonische Anla-
ge von sakraler Anmutung, deren Zentrum ein kuppelférmiger Bau
bildet,umgeben von labyrinthisch angeordneten Mauerscheiben.

Astronauten

mentik ab, zum Beispiel die der
sich sanft einrollenden Blattrander
oder der sich scharf abzeichnen-
den Konturen feinen Geastes. Fast
golden im Kontrast zum Tiefschwarz des Samtes schimmert ihr
Hellocker und sie wirken eher wie kostbare Schnitz- oder zisellierte
Schmiedekunst, denn als organisches Material. Indem Simona
Pries diese auf den ersten Blick unscheinbaren Fundstticke aufge-
sammelt hat —das Aufsammeln und Aufbewahren sind wichtige
Elemente ihres kiinstlerischen Arbeitsprozesses — und dadurch
dem nattirlichen Verfallsprozess entzogen hat, konserviert sie nicht
nur deren Anmut, sondern flihrt diese dem Betrachter unmittel-
bar vor Augen und zurtick ins Gedachtnis. Sie lenkt seinen Blick
auf das Wesentliche und schafft dariiber erneut eine Annahrung
des Menschen an die Natur, deren einst selbstverstandliche Ver-
bindung zueinander, aller Haustierliebe, wachsender Popularitat
von Vegetarismus, Veganismus und Re-Naturierung zum Trotz,
unwiederbringlich verloren gegangen ist.

Den formalen Charakter dieser Arbeit betrachtend, stellen
sich Assoziationen ein zu den systematischen Fotoarbeiten von
KARL BLOSSFELDT (1865—1932), die bereits Ende des 19.Jahrhunderts
entstanden sind. Zundchst waren sie nicht als autonome kiinstleri-
sche Fotografien gedacht, sondern als Unterrichtsmaterial fiir orna-
mentales Gestalten. Erst unmittelbar nach ihrer Veroffentlichung
1928 in einem Bildband unter dem Titel Die Urformen der Kunst



wurden sie insbesondere von der Kunstwelt so erfolgreich aufge-

nommen und als innovativ gefeiert. Die Pflanzen wurden dabei
in 12-45-facher VergroBerung wiedergegeben. BLOSSFELDT, hat oft
Glasplatten als Unterlage verwendet und hier zeigt sich eine Par-
allele zu der Vorgehensweise von Simona Pries, damit sich der Un-
tergrund zugunsten der Scharfe des Objektes unscharf abbildete.
Es entstand dabei der flir BLOSSFELDT so typische, fuir Pflanzenab-
bildungen jedoch eher ungewohnliche Portratcharakter, der uns
bei den Astronauten wiederbegegnet. Die Perfektion der Pflanze
gerade auch in ihrer natiirlichen GrélRe und Anmutung war fiir ihn
dennoch so bedeutungsvoll, dass er fiir seine Ausstellung am Bau-
haus, den zahlreichen Fotografien auch eine getrocknete Pflanze

beifligte und dies am liebsten bei allen 200 Exponaten getan
hatte. Hier wie bei Simona Pries zeigt sich eine tiefe Verbunden-
heit zur Natur, die, obwohl Uberfiithrt in ein Artefakt, nicht ihres
naturlichen Zaubers enthoben wird. Das Gegenteil ist der Fall,
dessen Sichtbarmachen und Wertschatzung ist ein Wesenszug
ihrer Arbeit. Man flihlt sich in diesem Punkt an die bedeutende
Schriftstellerin und Malerin von Pflanzen, Tieren und Naturpha-
nomenen ANITA ALBUS (*1942) erinnert, die in ihren Werken immer
das GroRe im Detail zu finden sucht und die das Malen als eine
Huldigung an die Natur versteht, welche flir sie in jedem Fall die
beste Kunstlerin ist, von der es zu lernen gilt.

VERA GLIEM

ASTRONAUTEN

2015 | Glas, Farbe, Samt, Pflanzenteile | 40 x 30 x 25 cm
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Dass Kunstlerpaare erfolgreich zusammenarbeiten ist nicht
selbstverstandlich. Nicht selten treffen in solchen Verbindungen
starke Egos aufeinander, die zu zweit nicht notwendig mehr sind
als allein. Bei Thomas und Renée Rapedius ist das anders. lhnen
ist es gelungen, in ihren Werken eine Handschrift aus einem Guss
zu entwickeln. Sie manifestiert sich in so vielfdltigen und zugleich
singularen Werken, dass sie den Betrachter immer wieder in Er-
staunen setzt.

Der kleinste gemeinsame Nenner ihrer Kunst, in welcher
Gestalt sie auch auftritt, ist die bestechende Okonomie ihres ba-
nalen, regelmafig dem Alltag entnommenen Materials. Sie steht
in umgekehrt proportionalem Verhaltnis zu ihrer maximal sich
entfaltenden Wirkung. Das Kunst-
lerpaar reist zwar nicht mit Woll-
faden zu seinen Ausstellungen
an wie einst der amerikanische
Kinstler FRED SANDBACK (1943 —

RENEE UND THOMAS
RAPEDIUS

Nicht nur dieser Tatsache, sondern nattrlich auch der pha-
nomenologischen Betrachtungsweise des Westens ist geschul-
det, dass wir die Objekte mit Sinn aufladen. Sie erinnern uns in
poetischer Weise an exotische Bllten und Pflanzen, deren un-
terschiedliche Rottone emotionale Energie speichern. Zugleich
ist ihre Machart so prazise und kalkuliert, dass wir ihren Cha-
rakter als Artefakte nicht vergessen. Mit ihnen prasentieren uns
Thomas und Renée Rapedius wie in einem Traumbild eine perfekte
Symbiose von Natur und Kultur, wozu die begleitenden Zeich-
nungen und Fotografien mehr als eine skeptische Anmerkung
liefern. Zusammen bilden sie eine Art narratives Kraftwerk, das
immer neue Deutungen des Werks hervorzubringen weiR. Des-
sen sind sich die Ktinstler wohl be-
wusst, nutzen sie ihre Kunst doch
wie eine Syntax und Grammatik. In
weiteren Ausstellungen ordnen sie
ihre Werke zu immer neuen Satzen

2003), aber es braucht auch keine
tonnenschweren Transporte wie
die, des bedeutenden amerikani-
schen Bildhauers RICHARD SERRA
(1939). Inte Werke sind leicht handhabbar und von einer Mobili-
tat, die es ihnen erlaubt, sie iiberall auf der Welt zu schaffen und
muhelos von einem Ort zum anderen zu bringen.

Beispielhaft dafiir sind die Arbeiten, die Thomas und Renée
Rapedius in Salder vorstellen. Die Installation 0.048 (2009 — 2014)
zeigt Objekte aus Papier, die sich mit einer Uberwaltigenden Pra-
senz im Raum entfalten. Flir den Transport lassen sich die kunst-
voll aufgefacherten Werke jedoch wie die Seiten eines Buches
zusammenklappen. Bei ihrem Anblick denkt der Betrachter an
die japanische Kunst der Papierbehandlung und der mit ihr ver-
bunden Dominanz des Signifikanten, von der der franzosische
Philosoph ROLAND BARTHES (1915 —1980) in seinem Buch /m Reich
der Zeichen schwarmt. Flir die Kiinstler hat diese Tradition aber
keine direkte Rolle gespielt. Sie haben die japanische Kultur erst
erforscht, nachdem sie die Werke geschaffen hatten.

Mobilitdt

und Texten. Das ist auch bei dem
Wandobjekt 0.049 (2012) der Fall:
ein flaches, orangefarbenes Alu-
miniumband, das sich nur in eine
Richtung biegen lasst und mittels zweier Holzstangen in Form
gehalten wird. Es ahnelt einer expressiven Geste oder auch einem
kalligrafischen Schriftzug.

Beinahe korperlich splirbar ist die permanente Spannung,
unter der das Objekt steht. Dahinter steht eine geziigelte Kraft,
hervorgerufen durch die Intervention von Thomas und Renée
Rapedius. Sielasst sich als Gleichnis fur alle Arten kultureller und
zivilisatorischer Domestizierung lesen. Immer haben die Eingrif-
fe der Kultur etwas Gewaltsames, auch Temporares. Sobald sie
nachlasst, gewinnt die Natur wieder die Oberhand. Soll man das
bedauern, oder ist es trostlich? Die Antwort liegt bei uns. Wie
schon solche Ausbrtiche sein konnen, verdeutlichen die explodie-
renden Farblichter auf den 0.049 begleitenden Fotografien, wie die
grolzligig ihre Libido im Raum versprithenden Objekte von 0.048.

MICHAEL STOEBER
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Asta Rode ist eine Malerin, fur deren Werk die Verwendung
von Fotografien eine wichtige Rolle spielt. Das macht ein Titel wie
Schnappschiisse fur eine umfangreiche Reihe von Olbildern der
Kinstlerin aus den Jahren 2012 und 2013 untibersehbar deutlich.
Aber gleichgtltig, welche Namen Rode weiteren ihrer Werkseri-
en gegeben hat, stets sind Fotografien Ausgangspunkt fur ihre
Gemalde, entweder die von anderen oder eigene. Die Aufnah-
men hat sie in einem umfangreichen Archiv gesammelt, und sie
stellen in gewisser Weise eine Art Skizzenbuch, oder, besser im
Plural, Skizzenbticher flir die kiinstlerische Produktion Rodes dar.
Die Fotografien werden von ihr mittels digitaler Programme wie
Fotoshop regelmafig im Computer weiterbearbeitet, sei es, dass
sie dabei verschiedene Bilder und ihre Motive zu Collagen ver-
bindet oder dass sie wie in der hier zu besprechenden Serie ihrer
Transformationen (2015) lediglich nur eine Aufnahme pro Gemalde
zum Thema ihrer Arbeiten macht. Zu welch staunenswerter Aus-
drucksvielfalt in Form und Farbe sie dabei mit Hilfe ihrer kreativen
Fantasie und der von ihr verwandten Computerprogramme vor-
zustoRen vermag, davon legen die

immer wieder anders konnotiert ist. Transformation I erinnert
in der sogartigen, prozessualen Bewegung seiner ubereinan-
der gelagerten Formen an den fatalen, todbringenden Zusam-
menstol von Erde und Planet in LARS VON TRIERS bewegendem

Film Melancholia (2011). Weitaus

Werke in Katalog und Ausstellung ASTA RO D E weniger dramatisch, wenn auch

Zeugnis ab.

nicht weniger befremdlich, da-

Mit der Arbeit im Compu-
ter ist der konzeptuelle Part ihrer

bei zugleich aber ebenfalls etwas
slapstickhaft, steht ein an einen

Malerei abgeschlossen. Der Rest Tra nSfO rm a t]O n e n Kurbis erinnernder Elliptoid wie

ist Handwerk. Allerdings ein nicht

gering zu schatzendes. Sorgen Fotoausdruck, Bic-Stift und das von
ihr genutzte Druckverfahren doch dafiir, Rodes Bildern eine ganz
spezifische Handschrift zu verleihen, die man unabhangig davon,
obsie in Ol oder Acryl, auf Holz oder Leinwand arbeitet, unschwer
wiederzuerkennen vermag.

In der Serie der Transformationen stehen Veranderungen
und Umgestaltungen von Landschaft im Zentrum der Arbeiten.
Sie sind so vielfdltig, dass sie sich auf keinen gemeinsamen Nen-
ner bringen lassen.Was sie indes alle auszeichnet ist, dass in den
Werken raumbildende, kugel- und eiférmige Formen in mehr oder
weniger naturalistischen Landschaften schweben, stehen oder
fliegen. Sie verhalten sich zu ihnen wie skulpturale Volumina und
zeugen so zum einen von der bildhauerischen Biografie der Malerin
Asta Rode.Zum anderen produziert ihre Prasenz nicht selten aber
auch einen durchaus gewollten surrealen Effekt, der je nach Bild

das sprichwortliche Mdnnlein im
Walde in Transformation |V herum. Idyllischer und romantische
Landschaftsmalereiin Anschlag bringend, ist Transformation VI,in
dem die Kugel sich wie ein ibergroBer Mond vor die Baume des
Bildes geschoben hat. Die Volumina ttbernehmen in den Werken in
klassischer Weise die Funktion eines Repoussoir und geben so der
hinter ihnen liegenden Landschaft Tiefe. Dabei sind ihnen haufig
selbst Landschaftsansichten eingepragt, sodass sie wie Bilder im
Bild wirken. In Transformation VIiI,Vorlage ist ein gefundenes Foto
des Mont Blanc, schweben drei solcher Ufos, verschieden farbig,
vor einem braunen Hintergrund, der ebenso sehr eine abstrakte
Tapete wie eine Fernsicht der Erde darstellen konnte, wahrend sie
selbst Nahansichten von ihr bieten. In der Polyvalenz der Bildaus-
legungen spiegelt sich nachdrticklich, wie unterschiedlich wir zu
verschiedenen Zeiten Landschaft wahrnehmen.

MICHAEL STOEBER
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ZWISCHEN NULL UND EINS

2013 | verschiedene Materialien (s.36 Detail)

Wahllandschaften 37

Scheinbar schwerelos schweben kristalline Beutel und Sack-
chen aus Giellharz uber einer kreisrunden Flache aus Sand. Die
transluziden Gebilde funkeln im Licht wie Wasser oder Sterne.
Die poetisch anmutende Arbeit der Kiinstlerin Mei-Shiu Winde-
Liu tragt den Namen Zwischen Null und Eins. Die Chinesen, so
Winde-Liu, »bezeichnen den menschlichen Kérper als stinkigen Le-
dersack, der ein Leben beinhaltet und aushalten muss.« Leder wird
mit den Jahren durch die Gebrauchsspuren immer schoner und
bekommt eine ganz eigene Ausstrahlung. Die Schonheit des Leders
verwendet die Kiinstlerin als Metapher und hat Korper, Geist und
Seele in den Sackchen zusammengefasst und untrennbar mitei-
nander verbunden. »Ich versuche, in transformiertem Sinne, die
physische, korperhafte Schwere zu verringern und die geistige
Klarheit zu betonen. Nach der buddhistischen Lehre ist die Htlle
eines menschlichen Korpers verganglich — also der Ledersack —
aber der Geist wandelt unendlich weiter.« Mei-Shiu Winde-Liu
sucht nach sichtbaren, bleibenden Zeichen flr die vergangliche
Existenz von Leben. Alle Sackchen sind von unterschiedlicher
Gestalt als Analogie zu uns Men-

Dezimalsystem. In der Elektronik bzw. der Computertechnik gibt
es nur die Zahlen Eins und Null, es wird Dual- oder Binarsystem
(1697), welches auf den Universalgelehrten GOTTFRIED WILHELM
LEIBNIZ (1646—1716) zuriickzufithren ist, genannt. Seine Entdeckun-

gen in den Naturwissenschaften

schen.Jedes bzw. jeder hat eine ei- MEI SHIU WINDE LIU und seine philosophischen An-

gene Individualitat und Ausstrah-
lung. Schwere Beutel und leichte

sichten bildeten eine Einheit und
bedingten einander. So entwickelte

schlanke Sackchen hangen an Ny-

LEIBNIZ das Dualsystem aus dem

lonfaden auf unterschiedlichen Wa S b ]e 7 bt oo Sinnbild des christlichen Glaubens:

Hohen mit definiertem Abstand zu

einander. Es ist ein ausgewogenes System von Nahe und Distanz,
welches auf die Menschen Ubertragbar ist. Das Licht bricht sich
an den GieRBharz-Sackchen, es reflektiert und verstarkt die leichten
transluziden Farbungen und betont damit die Unterschiedlichkeit,
die Individualitat des Einzelnen. Je nach Gestalt und Lichteinfall
hinterlassen die Beutel auf dem Sand einen kleineren oder einen
groReren Schatten — eine durch das Licht bedingte Spur, zeitlich
begrenzt und verganglich. Die Schatten verandern sich mit der
Betrachtungsweise. Die Arbeit beschreibt ein Rund, beim Umge-
hen dndern sich Lichteinfall und Schatten, es ergeben sich neue
Sichtweisen und visuelle Momente. Wie unsere Erinnerungen,
auch sie sind nicht festgeschrieben. Sie sind wie die kristallinen
Sackchen und Beutel bzw. ihre Schatten im Sand, fragil und zart,
sie lassen sich nur schwer fassen und halten. Mit der Zeit erschei-
nen uns einige Erinnerungen wichtiger als andere. Die Prioritaten
verschieben sich, wie die Zeit das Licht.

Auch der Titel der Arbeit 6ffnet viele Assoziationsfelder, was
von der Kiinstlerin gewollt ist. Der Raum zwischen Null und Eins ist
flir uns Menschen nicht fassbar, da Null fuir uns gleichbedeutend
ist mit dem Nichts bzw. der Leere oder dem nicht vorhanden sein
ist. Dabei hat die Zahl Null in der Wissenschaft eine entscheidende
Bedeutung.In der Mathematik bildet sie die Grundlage flr unser

»[...] Das kommt hier umso mehr
zu passe, weil die leere Tiefe und wiste Finsternis zu Null und
Nichts, aber der Geist Gottes mit seinem Lichte zur allmachtigen
Eins,gehort. [...] Alles aus dem Nichts zu entwickeln gentigt Eins.«
LEIBNIZ gelang damals die Anwendung des Dualsystems fiir die
von ihm entwickelten Rechenmaschinen noch nicht,im Gegensatz
zur heutigen Elektronik bzw. Computertechnik. Dort beschreibt es
zwei Zustande: An und Aus. Auf den Titel des Werkes angewandt,
bleibt aus der wissenschaftlichen Sicht entweder Nichts oder Alles.

Aus philosophischer Sicht —ist die Null ein leerer Kreis, das
Nicht-Sein, das mit dem Tod gleich zu setzen ist, allerdings bein-
haltet dieser Kreis auch die Totalitat des Lebens, so wie die Arbeit
von Mei-Shiu Winde-Liu. Uber dem Rund aus Sand befinden sich
die Leben in Form der Sdckchen. Vor der Eins ist die Leere. Die Eins
steht fuir die Unteilbarkeit —im christlichen Glauben das Géttliche.
Die Einsist das Symbol flr Individualitat.Jedes Sackchen steht flir
sich. Was bleibt, wenn die Hillle — der Ledersack nicht mehr ist?
Mei-Shiu Winde-Liu sucht nach einer Bildsprache, um das Zeit-
lose —das Nicht-Bestandige —das Nicht-Fassbare darzustellen. Die
durchsichtigen Sackchen sind zeitlose Behalter fiir den Geist —die
Seele eines Individuums, sehr fragil, aber dort sind sie jenseits von
Tod und Zerfall und hinterlassen ihre Spuren im Sand.

STEPHANIE BORRMANN
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Wolfgang Zach zeigt groRformatige Zeichnungen aus Gra-
fit auf Papier, Landschaften, eigene Kosmen und Strukturen aus
groRer Hohe. Diese muten wie grofe Fotografien aus der Vogel-
perspektive an. Erst bei genauerem Hinsehen gibt es Irritationen,
man erkennt die feinen Grafitstriche und macht die Bilder somit
als Zeichnung aus. Die Zeichnungen Zachs sind ungewohnlich, da
die Grafitmine bzw. der Bleistift von einer Maschine gefiihrt wird.
Wolfgang Zach hat zunachst einmal Informatik studiert bevor er
seiner eigentlichen Berufung, dem Kunststudium, nachging. In
seinen Zeichnungen verbindet er beide Studiengange miteinander.
Im Jahr 1987 baute er sich einen besonderen Plotter mit Grafitmi-
nen, mit dem er durch die von ihm vorgegebene Programmierung
Schraffuren auftragt, die sich zu einem Abbild von Landschaft
oder Kosmos verbinden. Der Plotter erhalt die Daten Uber einen
Computer, fur den der Kiinstler eigens flir seine Zwecke eine Soft-
ware entwickelt hat. Die Nahe zur Fotografie ergibt sich durch
das Ausgangsmaterial, es sind Landschaftsaufnahmen aus dem
Internet, Luftbildaufnahmen und Ansichten der Erdoberflache
aus dem Weltall.

Der menschliche Zeichenprozef3 ist Vorbild fur Wolfgang
Zach. Die Zeichnung hat sich in den vielen Perioden der Kunstge-
schichte immer als unmittelbare Formulierung dessen verstanden,
was der Kinstler wahrnimmt oder sich vorstellt, in solch einem
Falle ist ihr spezifisches Kriterium Spontanitat. Dies sind die
Zeichnungen von Wolfgang Zach in keinster Weise. Jede einzelne
Zeichnung beziehungsweise ihre
Vorlage wird bearbeitet, analysiert
und dann berechnet. Die Blatter

WOLFGANG ZACH

menschlichen Schwachen unterworfen ist, muss er einkalkulieren
und das Programm so schreiben, dass Fehler ausgemerzt sind, um
spater eine makellose Zeichnung zu erhalten. Er muss sich die-
sen Zeichenprozel3 sehr bewusst machen und in seine einzelnen
Bestandteile zerlegen, um eine Ubersetzung fur die computerge-
steuerte Umsetzung zu finden. Die Technik als Mittel, um Kunst zu
erzeugen. In Zachs Zeichnungen ist die Kornigkeit eines Bleistifts
sichtbar. Das Papier reagiert unterschiedlich auf den Druck durch
den Hartegrad der Mine. Die unterschiedlichsten Grauabstufun-
gen, erzeugt er mit Hartegraden zwischen 2H und 4B.

In seinen Zeichnungen macht der Kinstler sich die Abstra-
hierung, die durch die Natur - die Landschaft selbst vorgegeben
ist, zunutze. Die Ausgangsmotive lassen die Abstraktion zu. Bei
der Zeichnung lat 53,439848°, lon
8,217908° aus einer Hohe von 3,03
Kilometern sieht man einen Fluss

sind einzigartig, so wie wir es tra-
ditionell von dem Genre der Zeich-
nung erwarten. Er reflektiert mit
diesem aufwendigen komplexen
Ablauf den ZeichenprozeR3. Zach setzt mehrfach Technik ein, um
realistische Zeichnungen zu erzeugen, die fur uns in das Abstrakte
spielen. In der Regel ist die Vorlage flir die Zeichnung die Fotogra-
fie aus dem Internet — durch Technik entstanden. Viele Kiinstler
nutzen zwar die Beamerprojektion eines Fotos auf der Leinwand,
um eine Vorlage flr ihre Zeichnung oder Malerei zu haben. Die
Bildidee entsteht dabei in der Vorstellung und fliet dann in die
Hand. Bei Zach ist es nicht anders, die Bildidee entsteht ebenfalls
im Kopf, er berechnet allerdings das Bild am Computer derart, das
es dann von dem Plotter gezeichnet werden kann. Alle Probleme,
die beim Zeichnen mit der Hand auf Papier auftauchen konn-
ten:die abgebrochene Mine, Unebenheiten oder Fehler im Papier,
ebenso wie der individuelle Duktus, den er als Zeichner mit der
Hand ausfuhren wirde, der vielleicht der Mudigkeit oder anderen

Kosmos Duktus

der sich tber das Bild schlangelt.
Seitenarme zweigen sich ab und
verasteln sich weitflachig. Es gibt
die unterschiedlichsten Irritatio-
nen in diesem Bild, den ins Negativ gekehrten Fluss, der eigent-
lich tiefdunkel sein musste, hell und leicht. Seine Verastelungen
dagegen sind dunkel, erinnern an Blattstrukturen, an Baumchen
oder Blutgefalle von Lebewesen. Strukturen und Formen aus der
Natur wiederholen sich — man findet sie immer wieder. Als ware
die Natur flr sich selbst immer wieder Vorbild. Strukturen, die sich
nicht eindeutig interpretieren lassen. Eine andere Zeichnung lat
53,710618°, Ion 8,200708° zeigt einen Strand oder eine Sandbank.
Man erkennt eine Diine, an ihrem Auslaufer hat der Wind den
Sand in feine kleine Wellen geweht, in denen sich das Licht bricht.
Die Orte, die Wolfgang Zach herausgesucht hat, sind unbewohnt,
hervorgehobene Orte, teilweise von gigantischem Ausmal, erha-
bene Landschaften —gepragt durch die gewaltigen Krafte der Natur.

STEPHANIE BORRMANN



2009 | 251 x 140 cm (S.40)

LAT 53,439848°, LON 8,217908°, H 3,03 KM

2014 | 92,5 x 140 cm (S.42)

LAT 29,158826°, LON -2,685228°, H 4,01 KM, 2/2

2014 | 91,5 x 140 cm (S.42)

70°09'42,91"" N, 153°14'39,52"" W, H 1,58 KM

2009 | 140 x 171 cm

,710618°, LON 8,200708°, H 1,67 KM

LAT 53



O.T. (DSCHUNGEL 4)

2014 | Acryl auf Nessel | 200 x 140 cm

Wahllandschaften 45

JOHN CONSTABLES (1776—-1837) einflihlsame Landschaftspor-
trats entstanden auf der Grundlage eines prazisen Wolkenstudi-
ums. 1822 schrieb er in einem Brief liber die Rolle des Himmels
in der Landschaftsmalerei: »It will be difficult to name a class of
landscape in which the sky is not the keynote, the standard of scale
and chief organ of sentiment.« Als Anette Ziss seine Wolkenbilder
flir ihre eigenen Arbeiten absorbierte, erforschte sie zuerst mit
einem Stift auf Transparentpapier die formalen Aspekte seiner
Arbeiten: ging den Linien und Strukturen der Wolkengebilde nach,
entdeckte neue Zusammenhange und notierte sie. Im nachsten
Schritt wurde das Liniengefiige in mehrfacher VergréRerung auf
die Leinwand projiziert. lhre malerische Umsetzung schuf dann
aus ineinander flieBenden Schattierungen klar umrissene Felder
und abgrenzbare, amorphe Formen, die wie in einer Camouflage
als Farbfelder aufeinander treffen oder sich tiberlagern. Der Zug
der Wolken und ihre spezifischen Formen bleiben zwar weiterhin
erlebbar, wenn aber kein Horizont oder Baum als Bezugspunkt
sichtbar ist, sind sie als Naturform nicht mehr prasent und wer-
den als gegenstandsloses All-over

Natur schlechthin, ist nur ein Ausschnitt und damit Landschaft,
gelenkt vom Blick des Fotografen. Ziss bearbeitet die Fotografie
nach dem oben genannten Prinzip und transponiert das Medium
dann in die Malerei.

Der Betrachter erlebt ihre groRformatigen Bilder vom
Dschungel in ihrer Farb- und Formvielfalt als monumental, ver-
storend und sogar aggressiv.Vor dem Ausschnitt eines Baumstam-
mes in O.T. (Dschungel 3) bestimmen Lianen und Luftwurzeln den
Bildvordergrund. Einige durchmessen ihn in geisterhaftem Grau-
weil3, und andere durchziehen den Bildraum schlangengleich
in feinen neongelbgriinen gekrimmten Linien. Die Spur dieser

eigentiimlich bewegten und doch

erfasst. Die Freude an der Farbe AN ETTE ZISS erstarrten Formen verliert sich ir-

mischt sich bei dem Betrachter mit

gendwo im undurchdringlichen

einem vagen Gefuihl der Uberfor-
derung und Unsicherheit, denn
der Stimmungstrager des Land-
schaftsbildes hat sich als Einheit
aufgelost.

Zieht man den Philosophen GEORG SIMMEL (1858 -1918) hin-
zu, erfahrt man Genaueres zur Entstehung der Stimmung in der
Landschaftsmalerei.1913 fithrte er in seiner Philosophie der Land-
schaft aus: »Landschaft entsteht, indem ein auf dem Erdboden
ausgebreitetes Nebeneinander natiirlicher Erscheinungen zu ei-
ner besonderen Art von Einheit zusammengefasst wird. [...] Der
erheblichste Trager dieser Einheit ist wohl das was man die Stim-
mung der Landschaft nennt«. Die Stimmung eines Menschen far-
be ihrerseits die »Gesamtheit seiner seelischen Einzelinhalte«. Mit
der formalen Dekonstruktion der Landschaften offenbart Anette
Ziss die Zusammensetzung, die disparaten Stticke der Stimmung.

CONSTABLE malte nach der Natur und es entstanden Land-
schaften. Wie unterscheidet man das eine vom anderen? »Unter
Natur verstehen wir den endlosen Zusammenhang der Dinge,
das ununterbrochene Gebaren und Vernichten von Formen, die
flutende Einheit des Geschehens...« Die Landschaft sei ein geistiges
Gebilde, zu der die Natur nur das Material liefere, so SIMMEL. Also
auch die Fotografie eines Dschungels, Inbegriff der ungezahmten

| change, but | cannot die

Hintergrund einer wuchernden
Vegetation aus Farnen, Blattern
und Palmwedeln. Der machtige
Baumkorper ist mit einem flachi-
gen Tarnmuster aus sorgfaltig aufgetragenen, kleinteilig vonein-
ander abgegrenzten, sich tiberlagernden Farbfeldern bedeckt. In
O.T. (Dschungel 4) ziehen dagegen giftig blaue Farbspuren wie
Blutbahnen am Stamm entlang und eine Lianenhelix liegt be-
drohlich wie eine monumentale Nabelschnur diagonal vor dem
Baum. Das Nebeneinander von Kérpern und Flachen, von inten-
siven Farben und durchscheinenden Formen, erweckt bei aller
Lebendigkeit den Eindruck einer teilweise absterbenden oder
bereits erloschenen Pflanzenwelt: Bedngstigend realistisch und
doch wie die Kulisse eines Fantasyfilms. Durch die Aneignung der
Landschaften mittels Fragmentierung der urspringlichen Kom-
position und Transferierung in die eigene malerische Welt macht
Ziss die Ferne der Landschaftsabbildungen zur Natur deutlich
und entzieht ihnen die friedliche Stimmung. Gleichzeitig riicken
ihre Arbeiten mit dem eigenen ununterbrochenen Gebdren und
Vernichten von Formen der Natur ein Stiick naher.

»| change, but | cannot die.« (aus The Cloud von PERCY BYSSHE
SHELLEY, 1820)

PIA KRANZ



O.T. (WOLKE VI UND I, II, I11') 2015 | Acryl auf Nessel | 50 x 40 cm
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UWE BRODMANN

geboren in Hohne, lebt und arbeitet in Braunschweig

PETER HEBER

geboren 1956 in Sudbraderup, lebt und arbeitet in Hannover

SINA HEFFNER

geboren 1980 in Bielefeld, lebt und arbeitet in Braunschweig
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geboren 1965 in Braunschweig, lebt und arbeitet in Braunschweig
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geboren 1961 in Liineburg, lebt und arbeitet in Braunschweig
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geboren 1973 in Leer, lebt und arbeitet in Berlin
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ASTA RODE

geboren in Hannover, lebt und arbeitet in Hannover

SIMONA PRIES

geboren 1969 in Burgdorf, lebt und arbeitet in Hannover

MEI-SHIU WINDE-LIU

geboren 1959 in Tainan, Taiwan RO.C,,
lebt und arbeitet in Bremen und Ganderkesee

WOLFCANG ZACH

geboren 1949 in Bremen, lebt und arbeitet in Bremen

ANETTE ZISS

geboren 1965 in Gottingen, lebt und arbeitet in Hannover
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