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Können meine Skulpturen träumen?
So verwunderlich diese Frage
scheint, Martin Boyce setzt noch
eins oben drauf, nämlich »ob
Skulpturen wie die Replikanten im
Film Blade Runner mit einer künst -
lichen Intelligenz ausgestattet sind
oder ob sie durch ihre Konzeption
und Realisierung ein eigenes Leben
erhalten«. Solche Fragen führen
uns ins Zentrum eines überraschen -
den bildhauerischen Werkes, das
der 1967 in Glasgow geborene und
noch heute dort lebende Martin
Boyce seit 2005 aus einem kubi-
schen Alphabet fünfeckiger For-
men für ein weit verzweigtes
Modularsystem entwickelt. Die
Formen, aus denen sich Lampen-
schirme ebenso wie Boden -
plastiken, Außenskulpturen oder
Telefonzellen zusammensetzen,
hat Martin Boyce nach dem Zu-
fallsfund eines Fotos von 1925
einer Baumskulptur aus Beton der
Brüder Joël und Jan Martel ent -
wickelt: »Ich legte Schnittformen
flach auf den Tisch und stieß auf
ein lineares Muster, das auf der
Grundstruktur der Bäume beruht.
Langsam begann ich, aus den wie-
derkehrenden Linien Buchstaben
herauszulesen.« Und es ist nicht
allein diese Gesetzmäßigkeit, die

seinen Arbeiten zugrundeliegt und
auf die der Erfolg von Martin Boyce
mit seinen unverwechselbaren
Skulpturen zurückzuführen ist,
vielmehr gelingt es ihm etwa mit
seiner Installation 2009 in einem
venezianischen Pavillon auf der
Biennale in Venedig, auch für ein
breites Publikum unübersehbar,
eine nahezu symbiotische Verzah-
nung von Innen- und Außenraum,
abstrakter Plastik und Natur ein-
fach zu bewerkstelligen. So kann
es gut sein, dass Martin Boyce in
erster Linie einem solch berühren-
den Arbeitsansatz den Turner
Prize 2011 zu verdanken hat.

Can my sculptures dream? As
amazing as this question might
sound, Martin Boyce goes one step
further, by asking for example
»whether sculptures are equipped
with artificial intelligence like 
the replicants in the film Blade
 Runner or whether they take on a
life of their own by virtue of  their
very conception and realisation«.
Questions like this take us into the
heart of a surprising sculptural
universe comprising a cuboid
alphabet of pentagonal forms for 
a complex modular system that
Martin Boyce (born 1967 in
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Glasgow and lives there) has been
developing since 2005. After the
chance finding of a photograph



taken in 1925 of a tree sculpture
made from concrete by the
brothers Joël and Jan Martel,
Martin Boyce began creating the
shapes comprising lampshades and
floor sculptures, outdoor sculptures
or telephone booths. »I cut out
components of the trees lying flat
on my desk and began to develop  
a linear repeat pattern with the
central structure of the trees as the
main motif. Over time I then
began to notice the possibility of
letters hidden within the lines of
the repeat.« And it isn’t just this
regularity which informs his work
and to which the success of Martin
Boyce’s highly distinctive sculp -
tures can be attributed, but rather
his ability to create, by use of
simple means and also obvious to a
wider audience, an almost symbio-

tic splicing of public and interior
space, of abstract sculpture and
nature, to which his installation
from 2009 at the Venice Biennale
in a venetian palazzo testifies. It
may well be that Martin Boyce
owes for this the Turner Prize 2011
first and foremost to such a
 touching approach.

Mes sculptures peuvent-elles rêver ?
Aussi étonnante que paraisse cette
question, Martin Boyce ne s’arrête
pas là et se demande aussi « si les
sculptures sont dotées d’une intel -
ligence artificielle, tels les répliquants
du film Blade Runner, ou si leur
conception et leur réalisation leur
confèrent une existence propre ».
Ce type de question nous mène au
cœur d’une œuvre sculpturale sur-
prenante développée depuis 2005

par Martin Boyce – artiste né en
1967 à Glasgow et y résidant
encore aujourd’hui – à partir d’un
alphabet cubique de formes penta-
gonales pour un système modulaire
complexe. C’est après avoir trouvé
par hasard une photographie d’une
sculpture d’arbre en béton des
frères Joël et Jan Martel datant de
1925 que Martin Boyce a déve-
loppé les formes qui constituent les
abat-jour, les sculptures au sol, les
sculptures d’extérieur ou les cabines
téléphoniques : « En disposant des
formes découpées sur la table, je
découvrais un motif linéaire qui
découlait de la structure de base
des arbres. Peu à peu, je commen-
çais à déchiffrer des lettres à partir
de ces lignes récurrentes. » Le  succès
de Martin Boyce et de ses sculp -
tures incomparables ne réside pas
uniquement dans la régularité qui
sous-tend ses travaux, mais aussi
dans sa capacité à articuler de
manière quasiment symbiotique les
espaces intérieur et extérieur, la
sculpture abstraite et la nature,
avec simplicité, et ce également
pour un large public, à l’instar de
son installation de 2009 dans un
palazzo vénitien à la Biennale de
Venise. Martin Boyce doit sans
doute principalement le prix
Turner 2011 à cette émouvante
 approche.



lation und Ausscheidung als Teil
eines idealen Ganzen mit dem
weiblichen Körper eine nicht mög-
liche Einheit bilden sieht. Figür -
lichen Einzeldarstellungen folgen
bald schon mehrteilige architek -
tonische Ensembleskulpturen, die
allerdings kein neues Kamasutra

Wer sich zum ersten Mal mit der
Kunst Elmar Trenkwalders kon-
frontiert, ob nun mit seinen Zeich-
nungen, frühen Gemälden oder
den Tonskulpturen aus den letzten
Jahren, dem wird das Staunen so
schnell nicht vergehen. Elmar
Trenkwalders anthropomorphes
Architekturtheater versammelt ein
in dieser Art vollkommen einzig -
artiges Werk. Mitte der 1980er
Jahre in Köln ansässig, feiert der
1959 geborene, heute in Innsbruck
lebende Tiroler zunächst kleinere
Erfolge mit symbolistisch anmu-
tenden Zeichnungen und Bildern,
bei denen aus Teppich, dann aber
aus Ton gefertigte Rahmen den
Bildinhalt in die Peripherie ver-
schieben und erweitern. Erste
Arbeiten in farbig glasiertem Ton
stechen durch ihren einzigartigen
physischen Ausdruck des männ -
lichen Körpers hervor, den Elmar
Trenkwalder durchaus in einer ge-
wissen österreichischen Tradition
der Transgression sexueller Gren-
zen in seiner Funktion der Ejaku-

propagieren, sondern eher schon
an Hindutempel oder gotische und
romanische Kathedralen sowie
barocke Fassaden erinnern. Aber
auch hier fungieren vielfältig ge-
formte Körper- und Genitalfrag-
mente als sinnliche Aufladung,
obwohl die Architekturen den
Blick zunächst auf das Ganze,
seine Anlage, und erst später das
Detail lenken, die Figurationen
streng schematisiert und nicht
präzise im Detail ausgeführt sind.
»Süß und sauer« nannte Peter
Weiermair diesen Werkansatz
einmal, den er in der besonderen
Transformationsspannung von
visuellem Programm und Material
sieht, das insbesondere durch seine
Tradition und Aura des Hand-
werklichen der »Dekoration«
 zugerechnet wird.
Erstmals zeigt dieser Band 
nun  ausführlich,  an lässlich einer
mehrere Stationen umfassenden
europäischen Koopera tion, einen
kompletten Überblick zur Arbeit
Elmar Trenkwalders.
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body as part of an ideal whole and
very much within a certain Aus-
trian tradition involving the trans-
gression of sexual barriers in the
male function of ejaculation and
defecation. Figurative individual
portraits were soon followed by
sculptural architectonic ensembles
in many parts, which don’t, it is
true, propagate a new Kama Sutra,
but are instead more reminiscent
of Hindu temples or gothic and
roman cathedrals, not to mention
intricate baroque facades. But here
too,  variously formed body and
genital fragments function as a
sensual charging of the material,
although the architectonic ensem-
bles ini tially guide the eye towards
the whole, its overall layout, and
only afterwards proceed to the
structure, the figurations them -
selves being strictly schematised

Anybody confronted with Elmar
Trenkwalder’s art for the first
time, be it his drawings, his early
paintings or the more recent clay
sculptures, will stay amazed for
quite a time. Elmar Trenkwalder’s
anthropomorphic theatre of archi-
tecture gathers together a truly
unique oeuvre of its kind. Living
in Cologne during the mid 1980s,
the native Tyrolean born in 1959
and now resident in Innsbruck,
initially enjoyed modest success
with seemingly symbolic drawings
and paintings in which the carpet
and subsequent clay frames tended
to push the content to the periphery
or extend it. His first works in
colourful glazes catch the eye with
their unique physical expression 
of the male body, which Elmar
Trenkwalder sees forming an
impossible unity with the  female

and not rendered in precise detail.
Peter Weiermair once called this
approach »sweet and sour«, a 
quality which he particularly iden-
tifies in the transformational ten-
sion between the visual programme
and the material itself, and which
is attributed to »de coration« espe-
cially by virtue of its tradition and
the aura of handcraft.
This book provides the first com-
plete overview of Elmar Trenk-
walder’s oeuvre in tandem with a
European collaborative venture,
which will travel to many cities.

1/4 – 10/7/2012
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Es ist nicht weniger als ein
 epo chales künstlerisches Werk
anzukündigen, eine der großen
Arbeiten, eine Serie, die spätere
Generationen als Wegmarke im 
21. Jahrhundert beschreiben
werden, weil sie nicht nur auf 
der Höhe ihrer Kunst, sondern
auch auf der Höhe ihrer Zeit ist.
Über viele Jahre hat Michael
Schmidt an dieser Serie gearbeitet,
hat auf  Reisen durch ganz Europa
wie selbstverständlich diese
Ansichten gesammelt, die keinen
Betrachter unberührt lassen 
werden. Es geht dem Künstler
dabei keinesfalls um die Sensa tio -
nen, die Shots und Schocks des
Themas, sondern um die  eigene
ausgewogene Kompo  sition, Dar-
stellung und Bild  ab folge eines
Werkes, dessen Thema viele
 Menschen  bewegt: Lebensmittel.
Und das meint die Produktion
unter industriellen  Bedingungen.
Wer dieses ein dringliche Porträt
unserer Lebensgrundlagen durch-
geblättert hat, erkennt, dass
Michael Schmidt selbst in den von
ihrer Funktion abgeschiedenen
Lebensmitteln empathisch unsere
Welt zu zeigen vermag.
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focus concerns many people: Food.
And this means production on 
an industrial scale. Anybody
browsing through this incisive
portrait of our basic needs for life
will realise that  Michael Schmidt
is able to show our world with
empathy even in foodstuffs de -
prived of their functionality.

Ce n’est rien de moins qu’une
œuvre artistique mémorable 
qu’il faut annoncer, l’une des plus
grandes, une série qui marquera le
chemin vers le XXIe siècle pour les
générations suivantes, tant elle 
est à l’apogée de son art, mais 
aussi à l’apogée de notre époque.
Michael Schmidt y a travaillé de
nombreuses années, réunissant

It is nothing less than the procla-
mation of an epochal artistic work, 
one of the great works, a series that
later generations would regard as 
a  milestone in the 21st century
because it is not just the zenith of 
art, but also the very pinnacle of
its own era. Michael Schmidt has
been  working on this series for
many years; he has gathered these
views on his  extensive travels
through Europe as if as a matter 
of course – images that will  affect
every viewer. The artist is not con-
cerned with sensations, with the
shots and the shocks of the topic
itself, but more about an in di vi d -
ual, balanced composition, repre -
sen tation and sequence of images
of an artwork whose thematic

comme si cela allait de soi au cours
de voyages à travers l’Europe ces
vues qui ne laisseront aucun obser-
vateur indifférent. L’artiste ne
recherche pourtant pas la sensation,
les « shots » et les chocs suscités par
son sujet, mais plutôt une com po -
sition équilibrée, la représen tation
en une succession d’images d’une
œuvre dont le sujet interpelle
beaucoup de gens : les aliments.
C’est-à-dire la produc tion in -
du strielle. À feuilleter ce  portrait
insistant de la base même de notre
existence, on voit que le  mystère 
de ce livre réside bien plus dans ce
que Michael Schmidt parvient à
montrer avec empathie de notre
monde.
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Seit den großen retrospektiven
Ausstellungen in der Staatlichen
Kunsthalle Baden-Baden, dem
Kunstverein Hannover und dem
Museum Moderner Kunst Kärnten
in Klagenfurt 2005 haben sich im
Werk Georg Herolds (*1947)
enorme  Umwälzungen und Verän-
derungen er geben. Der nicht selten
missver standene Umgang mit dem
Material Holz oder der Dachlatte
ist vom Künstler so erheblich ver-
ändert worden, dass nun nochmals
deutlicher zu Tage tritt, dass es
ihm nie vordringlich um die Ver-
wendung sogenannter pauverer
Materialien ging, also um einen
Nachweis, dass Kunst auch aus
»einfachen«  Materialien entstehen
kann. Schon seine vielfältigen
Leinwandarbeiten mit Backsteinen
oder Kavier haben dieser Deutung
eigentlich deutlich widersprochen.
Und dennoch, der Künstler spannt
in seinen Werken stets und mit den
ironisierenden Titelgebungen nicht
ungern für den  Betrachter Fall -
stricke auf, sodass er an diesem
Missverständnis auch immer ein
wenig selbst Anteil  gehabt hat  –
weil es sich »ja auch nicht über
Erzählung ver mitteln lässt, wenn



wird sie nun zum energetisch auf -
geladenen skulpturalen Puzzleteil,
wie etwa in den neuen figürlichen
Skulpturen, deren körperliche
Aus formungen komplett in Latten
gefertigt werden. Egal, ob es dann
noch zum Einsatz einer straff ge-
spannten »Außenhaut«, also einer
eigens  angefertigten Hülle kommt
oder ob die Skulptur den Blick auf

es nicht  völlig langweilig werden
soll«, wie der Künstler selbst 
sagt.
Aber welch fantastische  Welten
umspannt die Unvermittelbarkeit
in der Zwischenzeit?
Aus der einfach angewandten
Dachlatte, ihren imanenten Mög-
lichkeiten, für etwas Halterung,
Rahmen oder Platzhalter zu sein,

ihre Konstruktion selbst freigibt,
hier setzt Georg Herold nun
Latten in ihrem vollem Recht als
künstlerisches Mittel ein. Und so
werden Ausführungen denkbar,
die in der  Diskussion um zeit -
genössische Skulptur kaum mehr
möglich schienen.
Dass der Künstler damit einen
wesentlichen Schritt voraus
gemacht hat, zeigt sich zudem
deutlich, wenn er sagt: »Schönheit
war ja nie das Ziel, sondern man
versucht, eine besondere Techno -
logie zu entwickeln und umzu -
setzen, und plötzlich merkt man,
dass dabei schöne Sachen ent -
stehen können.«

Das Sammlerehepaar Brandhorst
hat schon in den 1980er Jahren das
Werk Georg Herolds geschätzt
und umfangreich die Multiples
gesammelt. Nun wird in ihrem
Museum in München eine große
Sonderausstellung eingerichtet, 
die neben den eigenen Multiple-
Beständen und Leihgaben der
berühmten  Kaviar-Bilder auch die
neuen  figurativen und installativen
Arbeiten zeigt – Material, das der
Katalog sämtlich abbildet.



entstanden. Auch für diese Arbeit
formulierte Smithson schriftlich
und zeichnerisch seine Ideen für
einen Film, zu dem er bereits erste
Aufnahmen gemacht hatte. Jetzt,
nach vierzig Jahren, hat Nancy
Holt, Künstlerin und Witwe des
Künstlers, in Zusammenarbeit mit
SKOR, Amsterdam, diesen Film
fertiggestellt.
Das Buch dokumentiert die
Ausstellung, in der drei Filme, 
50 Zeichnungen sowie Fotografien
gezeigt werden und arbeitet ins -
besondere den Zusammenhang
von Landschaftskulptur und Film
bei Robert Smithson heraus.

Upon the news of Robert Smith-
son’s untimely death, Michael
Kimmelman, editor of The New
York Times, summarily declared
the artist – born in Rutherford
New Jersey and perished at the age
of thirty-five in a plane crash in
1973 whilst working on a new
piece – to be the »James Dean of
Art«. A certain parallelism aside,
the appellation is due to the
phenomenal effect of Robert
Smithson’s site-specific earthwork
sculpture Spiral Jetty on the shores

Michael Kimmelman, der Chef -
kritiker der New York Times, hatte
den 1938 in Rutherford, New
Jersey, geborenen Robert Smith-
son,  der 35jährig während der
Arbeit an einem neuen Werk 1973
bei einem Flugzeugabsturz tödlich
verunglückte, kurzerhand zum
»James Dean der Kunst« erklärt.
Neben der Parallele des frühen
Todes vor allem wohl wegen der
phänomenalen Wirkung von
Robert Smithsons ortsspezifscher
Landschaftsskulptur Spiral Jetty
im Great Salt Lake in Utah,  die
Kimmelman als »icon of Ameri-
cana« bezeichnete. Und Robert
Smithson ist es in seinem künst -
lerischen und theoretischen Werk
ja um nichts weniger denn um
Grundsätzliches gegangen – zur
postminimalistischen Kunst, zur
Land Art, zum künstlerischen
Selbstverständnis. So konnte Spiral
Jetty durch den zwischen Fiktion
und Dokumentation changieren-
den gleichnamigen Film zur
 Legende werden.
Eine zweite große Landschafts -
arbeit ist 1971 in Europa anlässlich
der Ausstellung Sonsbeek 71 in der
Nähe des holländischen Emmen

of the Great Salt Lake in Utah
that Kimmelman called an »icon
of Americana«. And in his artistic
and theoretical work, Robert
Smithson was concerned with
nothing less than fundamentals of
this sort – Postminimalism, Land
Art and artistic self-perception. In
this way, Spiral Jetty has become
legend through the eponymous
film that oscillates between fiction
and documentation.
A second Land Art project was
initiated in 1971 in Europe on the
occasion of the exhibition Sons-
beek 71 near Emmen in Holland.
Smithson had also formulated his
ideas for a film about this work 
for which he had already begun
filming. Forty years on, the artist
and Smithson’s widow, Nancy
Holt has completed this film in
conjunction with SKOR,
 Amsterdam. 
The book is a documentation of
the exhibition which features three
films as well as 50 sketches and
photographs and which also speci-
fically describes the relationship
between earthwork sculpture and
film in the context of Robert
Smithson’s oeuvre.

Robert Smithson
Invention of the Landscape
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Dans son œuvre artistique et
théorique, Robert Smithson s’est
essentiellement consacré aux fon-
damentaux, de l’art postminima-
liste au Land Art, en passant par
l’auto-perception artistique. C’est
ainsi que Spiral Jetty s’est hissé au
niveau de la légende, grâce au film
éponyme oscillant entre fiction et
documentaire.
Une deuxième œuvre de Land Art
a vu le jour en 1971 en Europe à
l’occasion de l’exposition Sonsbeek
71 près de la ville hollandaise
d’Emmen. Smithson avait
également formulé ses idées sous 

Sans autre forme de procès,
Michael Kimmelman, le critique
d’art du New York Times, avait
qualifié Robert Smithson de 
« James Dean de l’art » en 1973
lorsque l’artiste, né en 1938 à
Rutherford (New Jersey), était
mort suite à un accident d’avion 
à 35 ans alors qu’il travaillait à 
une nouvelle œuvre. Hormis ce
parallélisme, cela s’explique surtout
par l’effet magistral de la sculpture
de Land Art de Robert Smithson, 
Spiral Jetty, dans le Grand Lac salé
de l’Utah que Kimmelman avait
qualifiée « d’icône de l’Americana ».

la forme de notes et d’esquisses
pour un film pour lequel il avait
déjà effectué les premières prises.
Aujourd’hui, quarante ans plus
tard, l’artiste et veuve de Smithson
Nancy Holt a terminé ce film en
collaboration avec SKOR 
(Amsterdam).
Le livre documente l’exposition
dans laquelle trois films, 50 dessins
et photographies sont présentés, et
traite en particulier des rapports de
la sculpture de Land Art et des
films chez Robert Smithson.

4/3 – 3/5/2012
Museum für Gegenwartskunst Siegen



an einem eigentümlichen Kreuzungs -
punkt von Malerei und Fotografie
sowie Wahrnehmung und Imagi-
nation. Wo die Fotoarbeiten Zeit
zum Maßstab ihrer perfekten Ent-
stehung werden lassen, formuliert
der Künstler mit der gewaltigen
Videoarbeit Sometimes Still (2010)
Zeiterfahrung als eine endlose
Wiederholung aufreibender wie
langwährender Exerzitien. Darren
Almond war es nämlich erlaubt,
einen Mönchsnovizen der
buddhistischen Tendai-Schule bei
einem nächtlichen Langstrecken-
lauf über 30 Kilometer durch ein
Waldgebiet entlang des heiligen
Berges Hiei mit der Kamera im
Laufschritt zu folgen, eine aske -
tische, zugleich physische wie geis-
tige Übung der größten Härte, die
der Novize über sieben Jahre ver-
teilt 1000-mal zu wiederholen hat.
Dabei hat er immer wieder an
genau bezeichneten Stellen anzu-
halten und Gebete zu sprechen, 
die er mit zweimaligem Klatschen
beendet. Das Besondere der vorlie-
genden Publikation in Kassetten-
form  gilt der individuellen Aus -
füh rung der einzelnen Arbeiten,
mal als Leporello, mal als einfaches
Heft. So  werden alle ausgestellten
Fotos adäquat abgebildet und er-

Zweifelsohne ist der 1971 geborene
Darren Almond einer der heraus-
ragenden englischen Gegenwarts-
künstler; das beginnt mit seiner
Teilnahme 1997 an der legendären
Ausstellung Sensation, dem Start
der Young British Artists, führt
2003 in den Pavillon der Biennale
von Venedig und 2005 zur Nomi-
nierung für den Turner Prize.
Von Glück kann also sagen, wem
es vergönnt war, die einfühlsame
und konzentrierte Werkschau in
der Villa Merkel in Esslingen im
Sommer 2011 zu sehen. Großfor-
matige Nachtstücke (2004–2010)
leihen der Publikation wie schon
der Ausstellung mit Nocturne den
Titel und zeigen unter Vollmond
mit langer Belichtung fotografierte
Landschaften, die in ihren europä -
ischen Varianten Landschaften der
Romantiker, in ihren asiatischen
Motiven klassisch japanische wie
chinesische Landschaftsmalerei
aufrufen. Die Schattenlosigkeit
dieser Aufnahmen ist sichtbarer
Beleg einer wie eingefroren wir-
kenden Zeit, deren summiertes
Licht die Szenerien nicht beleuch-
tet, sondern wie eine Emanation
der Landschaft, eine flüchtige Sub-
stanz, auf den offenen Flächen
liegt. So nehmen diese Fotos Platz

hält insbesondere auch der Film
eine Publika tionsform, die als 
ein Spiegel der Erfahrungen des
Künstlers verstanden werden
kann.

Darren Almond, born in 1971, is
without doubt one of the outstand -
ing English contemporary artists;
it all started 1997 with his parti -
cipation in the legendary show
Sensation, the inception of the
Young British Artists, and led 
to the Pavilion at the Venice
Biennale in 2003 and a Turner
Prize nomination two years later.
And anyone who caught the empa-
thetic and concentrated retro-
spective at the Villa Merkel in
Esslingen in the summer of 2011
can count his or her blessings. The
title of the book and exhibition is
derived from the large-format
Nocturnes (2004–2010) featuring
photographs of moonlit landscapes
using long exposure times which
evoke Romantic landscapes in
their European variants and classi-
cal Japanese and Chinese land-
scape painting in their Asiatic
motifs. The absence of shadows in
these photographs is visible testi-
mony to a seemingly frozen time
and whose light doesn’t actually

Darren Almond
Nocturne

ISBN 978-3-940953-91-9
48,00 Euro

Kassette, hrsg. von Andreas Baur, Texte (dt./eng.) von
Maria Wäsch, Johannes Meinhardt und Andreas Baur,
mit 3 Klapptafeln von 18, 6 & 32 S. sowie zwei draht -
stichgeklam merten Heften mit je 44 S., Format 31 x
30,5 cm, 400 farb. Abbildungen

Cassette, ed. by Andreas Baur, texts (German/Eng.) by
Maria Wäsch, Johannes Meinhardt  and Andreas Baur,
3 concertina folds of 18, 6 & 32 pp., two stapled note
books each of 44 pp., 310 x 305 mm, 400 coloured ill.



and utter prayers, which he then
rounded off with two handclaps.
The special nature of this publi -
cation in cassette form relates to
the specific execution of individ -
ual works, sometimes as a concer-
tina folder or a simple booklet.
Thus all of the photographs in the
exhibition are adequately covered
and the film receives a form of
publication which can been
viewed in particular as a mirror 
of the artist’s experiences.

Darren Almond (né en 1971) est
sans conteste l’un des artistes con-
temporains anglais les plus mar-
quants. Sa carrière commence avec
sa participation en 1997 à l’exposi-
tion légendaire Sensation, le début
des Young British Artists, puis le
mène en 2003 au pavillon de la
Biennale de Venise et en 2005 à sa
nomination pour le prix Turner.
Heureux sont donc ceux qui ont eu
le privilège de voir son exposition,
dense et subtile, à la villa Merkel
d’Esslingen l’été 2011. Pris en
pleine nuit, ses clichés de grand for-

illuminate the scenes as such, but
instead hangs upon the open sur -
faces rather like an emanation
from the landscape, a fleeting sub-
stance. Thus these photographs can
be situated in the place where
painting and photography, percep-
tion and imagination intersect.
At the point where the photo-
graphs allow time to become the
yardstick of their own perfect ge-
nesis, the artist duly formulates the
experience of time as an endless
repetition of abrasive and lengthy
spiritual retreats in his powerful
video piece Sometimes Still (2010).
Darren Almond, running at a pace
with his camera, was allowed
accompany a Buddhist Ten-dai
novitiate monk on a thirty kilo -
metre nocturnal cross-country run
through forests alongside the holy
mountain Hiei – an ascetic and
simultaneously physical and spiri-
tual exercise of the utmost rigour,
which the novitiate had to per-
form 1,000 times over a period of
seven years. In the course of this he
had to stop at appointed places

mat (2004–2010) donnent son titre
– Nocturne – à la publication ainsi
qu’à l’exposition et présentent des
paysages photographiés par pleine
lune selon des temps de pose longs.
Dans leurs variantes européennes,
ils évoquent les paysages des
roman tiques, et dans leurs sujets
asiatiques, les peintures classiques,
tant japonaise que chinoise, de pay-
sages. L’absence d’ombres de ces
clichés est un témoignage visible
d’un temps semblant figé, dont la
lumière n’éclaire pas l’environne-
ment, mais repose telle une émana-
tion du paysage, une substance
volatile, sur les surfaces étendues.
Ces photographies se positionnent
ainsi à une étrange intersection
entre la peinture et la photo -
graphie, de la perception et de
l’imagination. Là où les travaux
photographiques font du temps le
critère de leur création parfaite,
l’artiste formule son expérience du
temps comme une répétition éter-
nelle d’exercices épuisants et inter-
minables dans sa puissante vidéo
Sometimes Still (2010). Équipé de
sa caméra,  Darren Almond a eu
l’autorisation de suivre pas à pas un
moine novice de l’école bouddhiste
Tendai dans son parcours nocturne
de plus de 30 kilomètres à travers
les bois le long du mont Hiei, véri-
table épreuve ascétique, à la fois
physique et  spirituelle, que le
novice devait  répéter 1000 fois en
sept ans. Au cours de celui-ci, il
devait s’arrêter à des endroits précis
afin d’effectuer des prières ponctuées
de deux  applaudissements.
La particularité de cette publi ca -
tion sous forme de coffret réside
dans la présentation des différentes
œuvres, en version leporello ou en
simple carnet. Les photographies
exposées y sont intégralement
reproduites et le film revêt la forme
d’une publication se posant tout
particulièrement comme un reflet
des expériences de l’artiste. 



einem Gesamtbild aufzubauen.
Roberta Smith hat Ende 2009 in
der New York Times neidvoll er-
klärt, die deutschen Künstler
heutzutage verstünden es einfach
besser, dass sich Ironie und Ernst-
haftigkeit nicht gegenseitig aus-
schließen müssten und dass es 
Mr Hueller, der einen zarten
Umgang mit der Radierung und
eine derbe Liebenswürdigkeit in
der Malerei pflege, geflissentlich
vermeide, diese Tatsache zu
 übertreiben.

»The Déja-vu experience«, writes
Margit Brehm in her essay on the
most recent works by the Schwont-
kowski student, Volker Hueller 
(b. 1976) »deceives the senses«.
That might have something to do
with the artist’s own aims, for
example how one should approach
the differentiation of the basic
questions in painting since the be-
ginning of the twentieth century,
leading  directly to the dynamic
relation ship between abstraction
and  figuration, but also to ques -

»Das Déja-vu-Erlebnis«, schreibt
Margit Brehm in ihrem Text zu
den allerneuesten Arbeiten des
1976 geborenen Schwontkowski-
Schülers Volker Hueller, »ist eine
Täuschung der Sinne.« Das mag an
den eigenen Zielgedanken des
Künstlers liegen, wie etwa mit der
Ausdifferenzierung der Grund -
fragen der Malerei seit Beginn des
20. Jahrhunderts umzugehen ist,
führt also direkt in das Spannungs-
verhältnis zwischen Abstraktion
und Figuration, aber eben auch zu
Fragen wie der Oberflächen -
behandlung des Bildes. Schon früh
hat Volker Hueller Fremdmateria-
lien auf die Bildgründe eingebracht
und in den Flächenformen auch
bearbeitet. Folien, PVC, Kunstfell
oder Reptilienhautimitate sind also
nur bedingt als Mittel der Collage
eingesetzt, sondern vielmehr den
Bildern regelrecht einverleibt. So
gelingt es Volker Hueller auch, 
das Spiel mit der prinzipiellen
Affinität von Ornament und Ab -
straktion, bis hin zur Integration
der menschlichen Figur, stets zu

tions pertaining to the specific
treatment of the painting’s surface.
Volker Hueller had introduced
extraneous materials into the
ground of the painting from an
early stage and worked them into
the surface forms: foils, PVC, fake
fur or imitation reptile skin are
deployed conditionally as elements
of the collage, but actually have
veritably become one with the
pictures. In this way Volker
Hueller also successfully negotiates
the game with the fundamental
affinity between ornament and
abstraction all the way to integra-
tion of the human figure into an
overall composition. Roberta
Smith enviously declared in The
New York Times towards the end
of 2009 that German artists today
simply understand that irony and
sincerity don’t have to be mutually
exclusive and furthermore that
»Mr Hueller, who has a delicate
hand with etching and an amiable
roughness with painting«, deliber -
ately manages to avoid exaggerat -
ing this fact.

Volker Hueller
Nostalgia without  
being nostalgic

ISBN 978-3-86442-006-1
29,80 Euro

Texte (eng.) von Margit Brehm, Daniel  Kunitz, 124 Seiten, 
Leinen mit farbiger Titel - und Rückenprägung, 
29 x 21,5 cm, 100 farb. Abb.

Texts (Eng.) by Margit Brehm, Daniel  Kunitz, 124 pp., 
clothbound, col.  embossings on title and spine, 
29 x 21,5 cm, 100 coloured illustrations



Daniel Richter has remained true
to his characteristic outsider and
adventurer theme in his latest paint -
ings. At centre of the works we
have the figure of the Levantine
Old Man of the Mountain with the
Assassins. It is that attested story of
young Muslims in the Early
Middle Ages who, as weak-willed
agents of the leader of the archaic
sect in a parallel universe – half-
paradise, half-brothel – are being
dosed up on hashish and who then,
having come down from their high
and as suicide attackers or terror -
ists, plunge the Islamic world into
a state of fear and panic.

This catalogue presents the latest
series comprising many large-
format paintings for the first 
time and accompanies the series’
premiere held on 4th Sept. 2011 at
the  Kestnergesellschaft in Hanover. 
A spectacular, over sized format
guarantees optimal reproduction
value; for the time being, this book
is the only one available on the
 artist’s work.

Mit seinen neuen Bildern bleibt
Daniel Richter seinem Thema des
Außenseiter- und Abenteurertums
treu. Im Zentrum steht die Figur
des levantinischen Alten vom
Berge mit den Assassinen. Das ist
jene verbürgte Geschichte junger
Muslime im frühen Mittelalter, 
die als willenlose Erfüllungsge -
hilfen eines archaischen Sekten -
führers in einem Paralleluniversum,
halb  Paradies, halb  Bordell, mit
Haschisch gefüttert wurden, um
nach dem Rausch sodann als
Selbst mord attentäter oder Terro-
risten die  islamische Welt in Angst
und Schrecken zu versetzen.

Daniel Richters neueste Serie mit
vielen großformatigen Bildern
wird in diesem Buch erstmals vor-
gestellt, das anlässlich ihrer Erst -
präsentation am 4.9.2011 in der
Kestnergesellschaft Hannover
erschienen ist. Ein spektakuläres
Überformat garantiert die opti-
male Darstellung. Der Band ist
derzeit die einzige lieferbare Pub -
likation zum Werk des Künstlers.

Les derniers tableaux de Daniel
Richter restent fidèles à sa dialec -
tique de la marginalité et de
l’aventure. Ils sont centrés sur la
figure du Vieux de la montagne 
et des assassins, l’histoire authen -
tique de jeunes musulmans dans 
la Syrie médiévale qui, bourrés 
de  haschich,  furent les exécutants
dociles d’un gourou de secte 
vivant dans un univers  parallèle –
mi-bordel, mi-paradis. Une fois
redescendus de leur trip, ils se
transformaient en kamikazes ou
terroristes jetant le monde musul-
man dans l’angoisse et la  terreur.

Cette nouvelle série composée de
nombreuses huiles grand format 
est publiée pour la première fois
dans cet ouvrage, lui-même paru 
à l’occasion de l’exposition de ce
cycle le 4 septembre 2011 à la 
Kestnergesellschaft de Hanovre.
Son format hors normes spectacu-
laire lui ga ran tit une présentation
optimale ; c’est actuellement le 
seul ouvrage disponible sur 
l’œuvre de l’artiste.

Daniel Richter
10001 nacht

ISBN 978-3-940953-97-1
39,80 Euro

Ausstellungskatalog, hrsg. von Veit
Görner, Susanne Figner, Texte (dt./eng.)
Susanne  Figner, Anders Kold, Kito Neto,
92 S., Leinen, 25,5 x 34 cm, 70 farb. Abb.

Exhibition catalogue, ed. by Veit Görner,
Susanne Figner, texts (German/English)
by  Susanne Figner, Anders Kold, Kito
Neto, 92 pp., clothbound, 255 x 340 mm,
70 coloured illustrations



»In den Werken von Siegfried
Anzinger ist die Formgestaltung,
in dünne Farbe gehüllt, immer un-
wirklich, sie wiegt und schwebt.
Es ist, als würde man die Gemälde
träumen. Um das locker gestaltete
Motiv herum wird vorsichtig ge-
malt, sehr einfühlsam, so, dass man
sieht, wie sich der Maler durch 
das Schwanken und Wanken des
Pinsels wie von einer Wünschel-
rute mitschleifen lässt. Genau das
ist es, genau das erleben wir in
seinen Gemälden: Sie erlauben es
uns zu träumen. An den Themen,
mit denen sie beginnen, schaue ich
vorbei; die Gemälde selbst laden
dazu ein!« So beschließt Rudi
Fuchs  seinen einfühlsamen Text,
der den schnörkellosen Bildband 
begleitet.

»The formation in Anzinger’s
works, shrouded in diffuse, dilute
paint, is always so unreal, it sways

Siegfried
Anzinger

Bilder 2011

ISBN 978-3-86442-004-7
24,80 Euro

80 Seiten, 30 x 24 cm, 40 farbige  Abbildungen, 
Softcover, mit einem Text (dt./eng.) von Rudi Fuchs

80 pp., 300 x 240 mm, 40 coloured  illustrations,
soft cover, with a text (German/English) by Rudi Fuchs



« Dans les œuvres de Siegfried
Anzinger, la forme est toujours
irréelle. Drapée dans des couleurs
légères, elle chaloupe, elle plane.
Comme si on rêvait les tableaux.
L’artiste peint délicatement autour
d’un sujet juste esquissé, avec beau-
coup de sensibilité ; on voit comme
il se laisse entraîner par le va-et-
vient du pinceau, pareil à une ba-
guette de sourcier. C’est exacte -
ment cela, c’est exactement ce que
nous vivons dans ses tableaux : ils
nous permettent de rêver. Mon
regard passe à côté des sujets qui
sont à leur origine ; ce sont les

and it hovers. It is as if one were
actually dreaming the painting.
Anzinger has carefully painted
around the casually-sketched motif
– very sensitively so that one can
see how the painter has been
guided by the wavering and
wobbling of the brush as though it
were a dousing rod. And that is
precisely what we experience in
his paintings: they allow us to
dream. I look beyond their
thematic beginnings; the paintings
themselves invite one to do so!«,
Rudi Fuchs concludes his text,
which accompanies this book.

Künstlerhaus Palais Thurn 
und Taxis, Bregenz, 2011

31/8  – 21/10/2012
Kunstverein Heilbronn

tableaux eux-mêmes nous
y invitent ! » écrit Rudi 
Fuchs dans son texte sensible 
qui accompagne ce catalogue 
sans fioriture.



sophie unsere Vorstellung des
Wunders  geprägt haben. Dabei
zeigt sich, dass im Abendland das
Wunder eine Öffnung in der Welt
verkörpert  – eine Öffnung, aus der
Kunst, Wissenschaft und Technik
im Zusammenspiel mit religiösen
Fragen hervorgegangen sind. 

Ausstellung und Buch stellen
dieser einzigartigen Verbindung
religiöser, wissenschaftlicher und
künstlerischer Motive Sichtweisen
anderer Kulturkreise  – zum Bei-
spiel des islamischen – gegenüber;
dadurch gewinnt die Diskussion
über das abendländische Weltbild

WUNDER – ist das Buch zur
Ausstellung über die Grenzen  
der abendländischen  Rationalität.
Werke der Gegenwartskunst um-
kreisend, beschäftigen sich Aus-
stellung und Buch mit dem, was 
in unserer Welt aus dem Rahmen
fällt: von der unerklärlichen Hei-
lung, dem unglaublichen Natur-
schauspiel und dem wundersam
Fremden über die unverhoffte
technische Innovation und die
künstlerische Idee bis hin zum
bloßen Zufall. Die Exponate aus
allen gesellschaft lichen Bereichen
zeichnen nach, wie christliche
Religion und antike Naturphilo -

Ausstellungskatalog, 304 Seiten, 
30 x 23 cm, 350 farbige Abbildungen,
Klappenbroschur, hrsg. von Daniel
Tyradellis, Beate Hentschel, Hans-Peter
Wipplinger und Dirk Luckow im Auftrag
von Deichtorhallen Hamburg, Kunst-
halle Krems, Siemens Stiftung und
Praxis für Ausstellung und Theorie 
(Hürlimann, Lepp, Tyradellis)

23/9/2011   – 5/2/2012
Deichtorhallen Hamburg

4/3  – 1/7/2012
Kunsthalle Krems

und seine von innen wie von 
außen immer erneut infrage ge-
stellte Fähigkeit zur Sinnstiftung
zusätzliche Brisanz.

Werke unter anderem von Francis
Alÿs, Joseph Beuys, Dara Birn-
baum, Cosima von Bonin, Ceal
Floyer, Andreas Gursky, Jonathan
Horowitz, Martin Kippen berger 
& Albert Oehlen, Julia Kissina,
Dieter Krieg, Kris Martin, Henri
Michaux,  Thomas Schütte, Katha-
rina Sieverding, Roman Signer,
Thomas Struth, Larry  Sultan &
Mike Mandel, Fiona Tan, Javier
Téllez, James Turrell, Franz West
und Erwin Wurm sowie eine
Vielzahl wissenschaftlicher und
kulturhistorischer  Exponate wie
die  »Wunderwaffe« V2, das
Ham burger Patent für die Wun-
derkerze, historische Wunder -
gläser, Votivbilder, ein heil -
magne tisches  Benediktuskreuz
und Selig sprechungs akten, ein
mittelalter licher Pracht koran,
 Tiefseefische,   Lottokugeln, Flug -
blättern aus dem 16. Jahrhundert,
ein Perpetuum Mobile sowie
Zauber stäbe, Wunderlampen,
Wunderpillen, Hexenkessel und
Goethes Zauberkasten.

ISBN 978-3-940953-90-2
29,80 Euro

Texte von Eberhard Bauer & 
Andreas  Fischer, Zygmunt Bauman,
Ellen  Blumenstein, Mira Frye, Peter
Geimer, Karin Harrasser, Nicola Lepp,
André  Michels, Angelika Neuwirth,
Vanessa Offen, Robert Pfaller, Erhard
Schüttpelz und Daniel Tyradellis



Der SPIEGEL (39/2011) titelt »Fragile
Wunderwelt« und schreibt: »Auch wenn
ein  Tief seefisch und Jesus von  Nazareth
auf den ersten Blick keine Gemeinsam-
keiten haben, verbindet sie doch etwas:
Sie sprengen unsere Vorstellungskraft.«

In der NEUEN ZÜRCHER  ZEITUNG
(30/11/2011) heißt es dazu: »Die Empfäng -
lichkeit für Wunderbares ist auch in der
entzauberten Welt nicht ausgestorben,
ebenso wenig wie die Hoffnung auf
Wundertaten. Die Ausstellung in Ham-
burg zeigt sehr schön die Vieldeutigkeit
des Wunders und des Sich-Wunderns.«

Und die FRANKFURTER ALLGE-
MEINE ZEITUNG schreibt dazu an
»Heiligabend« (24/12/2001): »Durch die
Brille der abendlän dischen Tradition
begreifen wir das Wunder als Form der
Ver sicherung, die uns Skeptikern die
Unsicherheit in Bezug auf grund legende
Ideen nimmt. Transzendentale Gewiss-
heiten lassen sich in den Deichtorhallen
vielleicht nicht erlangen, aber den Glau-
ben an die Kunst als Spiegel, Korrektiv
und Kommentator unserer Geschichte,
den kann sie uns geben.«
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Die ZEIT (6/10/2011) schreibt unter dem Titel  »Wundert
euch! Eine Hamburger Ausstellung lehrt, das Außer -
gewöhnliche im Selbstverständlichen zu entdecken« von
einem »sehr lesenswerten Ausstellungs katalog« und meint
weiter: »(W)eil Erwachsene mit zunehmendem Alter zu
einer Verhärtung ihres Denkens neigen und immer
starrere Wahrnehmungsschemata entwickeln, haben in
dieser Ausstellung auch nun die wahren Experten fürs
Wundern und Staunen das Sagen: die Kinder. (…) Und
diese Offenheit lohnt sich. Denn wenn die üblichen Denk-
schablonen fallen, öffnet sich der Blick für die außerge-
wöhnlichen, verstörenden und mit unter auch wunder-
baren Seiten des Daseins. Wer die Hamburger Ausstellung
verlässt, kann jedenfalls unvermutet die Erfahrung
machen, dass die Welt voller Wunder ist.«

Und die Presse schreibt !



»Nils Novas Umgang mit unter -
schiedlichen motivischen Ansätzen
und seine Verknüpfung verschie-
dener Medien (Foto grafie und
Malerei) sind zwar konzeptuell
angelegt, folgen aber doch einer
instinktiven und assoziativen
 Annäherung an die jeweiligen
Problem stellungen. Denn sein
Œuvre ist von einem bildhaften
Denken und einer kontinuier -
lichen malerischen Praxis geprägt, 
in der die Wahrnehmung von
 Fläche und  Raum illusion fluk -
tuiert und Gegenständlichkeit 
und reine Abstraktion sich immer
 wieder überlagern.« Max Wechsler

»Nils Nova’s conceptual treatment
of subject matter and motifs as
well as the way in which he links 
a variety of media is not based 
on compositional calculation but
rather on an instinctive and asso-
ciative approach. More over, regard -
less of medium, the bass line of this
oeuvre takes its cue from a pro-
found painterly mentality aimed
at forms of  visualization in which
the perception of plane and spatial
illusion fluctuate, and figuration
and abstraction keep overlapping.«
Max Wechsler

« Le traitement varié des sujets 
et la mise en relation de différents
médias de Nils Nova sont certes
conceptuels, mais reposent sur une
approche instinctive et associative
de chaque problème. Son œuvre 
est sous-tendue par une pensée
imagée et une pratique continue 
de la peinture, dans laquelle la

Nils Nova
Works so far

ISBN 978-3-940953-87-2
48,00 Euro

224 Seiten, 30 x 23,5 cm, 180 farbige Abbildungen,
Leinen mit Schutzumschlag, hrsg. von Max Wechsler,
Texte (dt./eng./fr.) von Irma Arestiza bal, Hélène 
Cagnard, Max Wechsler

224 pp., 300 x 235 mm, 180 coloured illustrations,  
cloth-bound with dustjacket, ed. by Max Wechsler,
texts (German/English/French) by Irma Arestizabal,
Hélène Cagnard, Max Wechsler

perception de la surface et de 
l’illusion spatiale fluctue et où la
figurativité et  l’abstraction pure 
se superposent constamment. »
Max Wechsler

24/3 – 6/5/2012

Kunstverein Heilbronn



Marietta Franke
Stephan Reusse – Künstlerische

Öffnungsprozesse

ISBN 978-3-86442-008-5
39,80 Euro

Text (deutsch/englisch) von Marietta Franke, 192 Seiten,
Hardcover, 26 x 20 cm, 200 farbige Abbildungen

Text (German/English) by Marietta Franke, 192 pp., hardcover,
26 x 20 cm, 200 coloured illustrations

Marietta Franke beschreibt in
dieser umfassend bebilderten
Monografie minutiös die künst -
lerischen Öffnungsprozesse der
letzten 30 Jahre im Werk von
Stephan Reusse. Sie vernetzt dazu
die einzelnen, auf den ersten Blick
sehr unterschiedlich wirkenden
fotografischen Werkgruppen wie
Künstler-Porträts, Tierfotos, Piss-
bilder und Thermografien mit den
Neonarbeiten und Laserskulp -
turen. So arbeitet die Autorin
eindrucksvoll heraus, wie sich der
Künstler vom Unikatcharakter der
fotografischen Arbeiten entfernt
hat, um die direkte Nutzung eines
Mediums anzusteuern. Damit
diese künstlerischen Arbeiten
»sofort da sind«, wie etwa die
Licht-Zeichnungen der Laser-
Arbeiten, war ein gewaltiger
Schritt notwendig, galt es doch
vom »authentischen Bild« des
Fotos zur »authentischen Bewe-
gung« zu gelangen, und das ver-
bunden mit all den Schwierigkeiten,
wie etwa der Unbeholfenheit ein-
facher körperlicher Nachahmun-
gen. Wie dies gelungen ist, zeigt
dieses Buch auf eindrucksvolle
Weise, dass es gelungen ist, zeigen
nicht nur weltweite Ausstellungs-
beteiligungen, sondern das stetig

wachsende Interesse an den 
frühen fotografischen Arbeiten.
Dafür entscheidend scheint zu
sein, dass das Werk von Stephan
Reusse nicht nur stets Bezüge 
zum Werk anderer Künstler
gezeigt, sondern insbesondere in
seiner Beschäf ti gung mit dem
Lehrer Harry  Kramer und den
Vorbildern  Joseph Beuys oder 
Paul Thek deren künstlerisches
Denken  adaptiert hat, welches 
den Blick auf den Menschen fest-
zuhalten sucht.

In this comprehensively illustrated
monograph, Marietta Franke
meticulously describes the artistic
processes of opening over the past
thirty years in the work of Stephan
Reusse. She links up the individ -
ual, at first glance seemingly
totally different photographic
work groups such as artist por-
traits, animal photographs, piss-
pictures and thermographs with
neon pieces and laser sculptures.
Thus the writer impressively traces
how the artist has distanced him-
self from the unique character of
the photographic works in order to
approach the direct deployment of
a medium. In order that these art-
works »are immediate«, such as

the light drawings and laser pieces,
a massive step was needed to shift
from the »authentic image« to
»authentic movement« coupled
with all the difficulties, such as the
awkwardness of simulating the
body even in simple terms. This
book impressively documents how
this has been achieved, but the fact
that it has been achieved is
demonstrated not only by parti -
cipation in worldwide exhibitions,
but also the constantly burgeoning
interest in the early photographic
works. A decisive factor here
would seem to be that not only
does Stephan Reusse’s oeuvre
continually reveal references to the
work of other artists, but more
importantly, through his preoccu-
pation with the teacher Harry
Kramer and forerunners such as
Joseph Beuys or Paul Thek, he 
has adapted their artistic way of
thinking that endeavours to keep
the eye trained upon the human
element.



Sofie Bird Møller
Leaving things out!

ISBN 978-3-940953-69-8
29,80 Euro

Texte (dt./eng.) von Laura Henseler,  Anders Kold, 
Wilhelm Schürmann, 232 S., Broschur, 24 x 17 cm, 
100 farbige, großformatige Abbildungen

Texts (German/Eng.) by Laura Henseler,  Anders Kold,
Wilhelm Schürmann, 232 pp., softcover, 24 x 17 cm, 
100 coloured, full-format  illustrations

Sofie Bird Møller ist für Wilhelm
Schürmann, den prominenten
Sammler und Ausstellungsmacher
aus Aachen, »sehr gut im Weg -
lassen«, und so knüpft er ihr in
seinem einleitenden Text ein Band
für ihre bewunderten Auslassun-
gen und Übermalungen. Das noch
schmale Œuvre der Schülerin von
Günther Förg wird mit dieser
Einzelpublikation zum ersten Mal
solo dokumentiert und umfassend
vorgestellt.
Vielleicht ist das wirklich Verblüf-
fendste an diesen Übermalungen,
die im kleinen Format ebenso gut
funktionieren wie auf den großen
übermalten Plakatwänden, welche
die junge Künstlerin schon in ver-
schiedenen Städten »nachts« aus -
geführt hat, dass das Sujet für diese
Art expressiver Attacke wie ge-
macht zu sein scheint, so als habe
ein fürchterlich langweiliger
Umstand genau auf dieses Rausch-
hafte, eine solche Explosion ge-
wartet. Die Ausführung wirkt
schnell, das verstärkt diesen Ein-
druck noch, und ist dabei doch so
präzise, dass der puzzleartige Zu-
sammenfall ganz logisch erscheint.
Neben den Acrylarbeiten  – Sofie
Bird Møller nennt ihre übermalten
Zeitschriftenseiten und Plakat-

wände Interferenzen  – zeigt der
Band eine ganze Reihe über ar -
beiteter Stiche. Die Eingriffe der
Künstlerin wirken wie Retuschen,
Korrekturen, die das Historische
des Ausgangsmaterials ins Zeitlose
auflösen.

According to Wilhelm Schürmann,
the prominent collector and exhi-
bition organizer from Aachen,
Sofie Bird Møller is »adept at leav-
ing things out« and, in his intro-
ductory text, goes on to forge a
bond with her because of her ad-
mired omissions and ›paint-overs‹.
This individual publication docu-
ments and presents the – as yet –
small oeuvre of this student of
Günther Förg – on its own and for
the first time. Perhaps the most
remark able thing about these
paint-overs is the fact that they
work in a small format just as well
as the ›nocturnal‹ works on the
large poster hoardings executed
variously by the young artist, that
the subject matter seems to be pre-
destined for this kind of expressive
attack, as if a most excruciatingly
boring situation had just been
waiting for this intoxication, for a
veritable explosion. The »inter-
ventions« seem to have been exe-

cuted at speed, accentuating the
impression still further, and yet at
the same time, they are still so pre-
cise that the puzzling coincidence
seems altogether logical.
Alongside the works in acrylic –
Sofie Bird Møller calls her addi -
tions to pages of magazines and
large posters Interferences – the
book presents a whole series of
processed etchings; the interven -
tions by the artist resemble re -
touchings, or corrections, which
release the historical aspect of the
original material into the realm of
the timeless.



PSYCHO
Ena Swansea

& Robert Lucander

ISBN 978-3-86442-000-9
19,80 Euro

Ausstellungskatalog, hrsg. von Dirk Luckow, Texte (dt./eng.)
von Harald Falckenberg, Belinda Grace Gardner, Miriam
Schoofs, 58 S., Klappenbroschur, 30 x 23 cm, 50 farb. Abb.

Exhibition catalogue, edited by Dirk Luckow, texts (German/
Eng.) by Harald Falckenberg, Belinda Grace Gardner, Miriam
Schoofs, 58 pp., softcover with flaps, 30 x 23 cm, 
50 coloured illustrations

Zwei Maler stellen die Deichtor-
hallen in der Sammlung Falcken-
berg aktuell aus: zum einen die in
North Carolina geborene und in
New York lebende Malerin Ena
Swansea, zum anderen den im
Sommer vor dem Mauerfall aus
Helsinki nach Berlin zugezogenen
Maler Robert Lucander; und ob-
wohl sich beide nie begegnet sind,
haben ihre Arbeiten doch eines
gemeinsam: In ihnen kommt ein
gespenstisches Lebensgefühl zum
Ausdruck.
Ena Swansea bringt ihre ernsten,
fast melancholischen Figuren in-
vertiert zur Darstellung, indem sie
Umrisslinien weiß und Figurenvo-
lumina wie Hintergründe beinahe
schwarz ausführt, während Robert
Lucander die Holzmaserung aus
seinem Materialgrund nutzt und
diese für die körperliche Darstel-
lung lautstarker Typen bildnerisch
einbindet, die beinahe immer auf
überdreht einfarbigen Hintergrün-
den zu stehen kommen. So lassen
beide Künstler die Identitäten der
dargestellten Personen und die Ge-
fahrenpotenziale der Situationen in
der Schwebe, nicht eine mögliche
persönliche Beziehung soll für die
Betrachter entscheidend sein, son-
dern das Beunruhigende der Situa-

tion, sozusagen die gemalte
menschliche Psychose. Dieses
Spiel mit Ambivalenzen in der
Darstellung von Personen hat seit
1960 in Alfred Hitchocks Film
Psycho einen festen Bezugspunkt,
auch dort entsteht »mörderische«
Spannung, weil im Spiel der Figu-
ren Täter und Opfer nur schwer
zu unterscheiden sind. So leiht der
Film zurecht der Ausstellung den
Titel, sind doch die Bilder von
Swansea und Lucander elektri -
sierend, ohne dass es je zu einer
Ent ladung kommt.

The Deichtorhallen actually pre-
sent the work of two painters held
in the Falckenberg Collection: Ena
Swansea, born in North Carolina
and living in New York, and
Robert Lucander, who moved
from Helsinki to Berlin during the
summer before the fall of the
Berlin Wall. Although the artists
have never met, their individual
oeuvres have one thing in com-
mon: they both embody a uniquely
spectral take on life.
Ena Swansea inverts her earnest,
almost melancholy figures by
tracing the outlines in white,
whereas the substance the subjects’
bodies are held in dark tones

rather like backgrounds, whereas
Robert Lucander figuratively in-
corporates the wood grain of his
ground for the physical represen -
tation of shrill characters who are
almost invariably fixed against ga-
rishly monochrome backgrounds.
Thus neither artist divulges the
identities of the depicted subjects,
both painters leaving the potential
for danger of the situation unre -
solved; the decisive aspect for the
viewer should not be a possible
personal relationship, but rather
the disquieting nature of the situa-
tion, in short: painted human psy-
chosis. This play on ambivalence
in the depiction of people has a
fixed point of reference in Alfred
Hitchcock’s Psycho ever since
1960; there too, »murderous« ten-
sion prevails precisely because it is
extremely hard to distinguish be -
tween victim and culprit in the
cat-and-mouse between the
characters, and so the film has lent
the exhibition its title, inasmuch as
Swansea and Lucander’s paintings
are electrifying without the
tension ever being discharged.

18/12/2011 – 25/3/2012
Deichtorhallen

Sammlung Falckenberg, Hamburg



Svein  Aamold, Nuria Homs,
Enrique Juncosa, Sean Kissane,
Melitta Kliege,  Mireya Lewin,
Laurence Rassel, Valentin Roma,
Eva Schmidt,  Oliver Tschirky und
Eulália  Vallosera auf das Wagnis
ein, einen neuen, zeit gemäßen
Zugang zum Werk des Altmeisters
zu  formulieren.

The accompanying book to the
exhibition at the Museum für

 Gegenwartskunst
Siegen has brought
to gether a series of
high quality loan
works alongside 
the works from the
Lambrecht-Schade-
berg Collection and
also  intends to cata-
lyse a younger gener a -
tion of writers to
engage with the work
of the 1972 winner of
the City of Siegen’s
Rubens Prize.
Thus Svein Aamold,
Nuria Homs, Enrique
Juncosa, Sean  Kissane,
Melitta Kliege, Mireya
Lewin, Laurence
 Rassel,  Valentin Roma,
Eva Schmidt, Oliver

Das Buch zur Ausstellung im
Museum für Gegenwartskunst
Siegen versammelt  Werke aus der
Sammlung Lambrecht-Schadeberg
und eine Reihe hochkarätiger
Leihgaben, zugleich soll der Ver-
such damit gestartet werden, eine
jüngere schreibende Generation
zur intensiven Werkbetrachtung
einzelner Arbeiten des Rubens-
preisträgers der Stadt Siegen von
1972 aufzufordern. So lassen sich

Antoni Tàpies
Bild Körper Pathos

ISBN 978-3-940953-92-6
29,80 Euro

Ausstellungskatalog, hrsg. von Eva Schmidt mit zahl r eichen
(deutsch/eng.) Texten, 160 Seiten, Format 31 x 24 cm, 
45 farb. Abb., Hardcover 

Exhibition catalogue, ed. by Eva Schmidt, with numerous
additional texts (German/ English), 160 pp., 310 x 240 mm,
45 coloured illustrations, hardcover

Tschirky and Eulália Vallosera 
will  embark upon an exciting
adventure by formulating a new,
contemporary  approach to the
work of the old master.

Ce catalogue d’exposition au
Museum für Gegenwartskunst
Siegen  rassemble, outre les œuvres
de la collection Lambrecht-Schade-
berg, une série de prêts de grande
valeur et se veut une tentative
d’inviter une génération plus 
jeune d’écrivains à l’observation
intensive de quelques travaux de
l’artiste, lauréat du prix Rubens 
de la ville de Siegen en 1972.
Svein  Aamold, Nuria Homs,
Enrique Juncosa, Sean Kissane,
Melitta Kliege,  Mireya Lewin,
Laurence Rassel, Valentin Roma,
Eva Schmidt,  Oliver Tschirky 
et  Eulália Vallosera vont donc
s’engager dans  l’entreprise
 hasar deuse mais  passionnante de
formuler une  nouvelle approche
moderne de l’œuvre de l’ancien
maître.

13/11/2011  – 19/2/2012
Museum für Gegenwartskunst Siegen



Mary Heilmanns ganz eigenwillige
Abstrak tio nen sind nicht mehr 
mit dem klassischen  Farb- und
Formen  repertoir der bekannten
Abstraktionen vergleichbar, an
denen sich viele andere Künstler
orientiert haben. Mary Heilmann
setzt nach  eigenem Gut dünken
Farben und Formen  zusammen; 
mal Rot oder Rosa, einen Kubus,
eine Welle oder eine Gitterstruk-
tur. Verschiedene Interpreten
haben darin Einflüsse von Pop-Art
oder Jazz ausge   macht, andere
haben das subtil Kindliche darin
entdeckt oder Rudimente von In-
formel. Mary Heilmann selbst hat
Ideen und Einflüsse jetzt zu einem

kleinen lesenswerten Band vereint,
in dem sie selbst Auskunft erteilt,
ihre Quellen beschreibt und Fotos
veröffentlicht.

Mary Heilmann’s thoroughly
in dividual abstractions are not
comparable with the palette 
and formal range of established
 ab stract ions, which many artists
have steered towards. Mary
Heilmann combines forms and
colours as she sees it; at times red
or pink, occasionally a cube, a
wave, or perhaps a grid structure.
A number of interpretations have 

Mary Heilmann
Seeing Things

Visions, Waves and Roads
ISBN 978-3-86442-003-0

19,80 Euro

Kienbaum Artist’s Books 2012

56 Seiten, 28 x 21,6 cm, 25 farbige Abbildungen, 
Broschur, Künstler-Text (deutsch/englisch) 

56 pp., 280 x 216 mm, 25 coloured illustrations, 
softcover, text (German/English) by the artist

detected an influence from Pop Art
or jazz, others have discovered that
subtle childlike element or  indeed,
rudiments of Informel. Mary Heil-
mann herself has brought together
ideas and in fluences in a small read -
able  volume, in which she pro vides
information, describes her sources
and publishes photographs.

Les abstractions très personnelles de
Mary Heilmann n’ont plus rien à
voir avec le répertoire formel et le
nuancier classique des abstrac tions
connues qui ont inspiré  nombre
d’artistes. Mary Heilmann assemble
les couleurs et les formes à sa guise ;
ici du rouge, là du rose, un cube,
une vague ou une struc ture 
grillagée. Divers interprètes y ont
vu une influence du pop art ou 
du jazz, d’autres ont décelé la 
subtilité d’un caractère enfantin 
ou des rudiments d’informel. 
Mary Heilmann a elle-même réuni
ses idées et influences dans un petit
volume digne d’être lu, dans lequel
elle fournit des informations, décrit
ses sources et publie des photos.



Die Nähe der Arbeiten Paul
Schwers zu Monochromie und
Farbmalerei, vor allem aber zur
Minimal Art, ist nicht zu über -
sehen. Die Loslösung der Malerei
von ihrem traditionellen Ort wird
deutlich in Szene gesetzt. Das Bild
löst sich von der Wand, wird zum
Objekt und thematisiert die Auf -
lösung eben jenes materialen
Trägers: Wo sich früher Bild und
Wand gegenseitig befragten, tritt
nun das Bild in Konkurrenz und
Dialog zum Raum. Schwers
Arbeiten beharren mit Vehemenz
auf ihrem Körper, lösen sich von
der Wand, werfen Schatten, sind
Licht und Farbe, Bildfläche und
Bildraum zugleich. Sie sind immer

Malerei, immer mit Nachdruck
mehr als einfach nur ein Objekt im
Raum, sie leben wesentlich von
einem Moment der Verschränkung
von Bild- und Realräumen, von
skulpturalem, architektonischem
und illusioniertem Raum.

Erstmals versammelt dieser Band
zur Ausstellung im museum ge-
genstandsfreier kunst in Ottern-
dorf im Frühjahr 2011 einen
breiten  Überblick zum Werk des
1951 geborenen Heerich-Schülers.

museum gegenstandsfreier 
kunst, Otterndorf, 2011

22/1  – 11/3/2012
Kunstverein Ulm

It is impossible to overlook the
proximity of Paul Schwer’s works
to monochrome or colour painting,
but above all to minimal art. The
detachment of painting from its
traditional locale is staged in an
emphatically clear manner. The
image detaches itself from the
wall, becomes an object and fo -
cuses thematically upon the disso-
lution of the very material of the
»canvas« itself: where the painting
and the wall once posed question
of each other, the painting now
enters into a dialogue with the
space itself. Schwer’s works vehe-
mently insist upon their physical
body, detach themselves from the
wall, cast shadows and are simul-
taneously both light and colour,
pictorial surface and space. They
are always paintings, at all times
emphatically more than just ob-
jects in the given space, they thrive
in considerable measure from the
moment of enfolding of the image
and real space, of the sculptural,
the architectural and the illusion
of space. This book collates the
first broad survey by this Heerich
student born in 1951, which was
shown in the exhibition at the
museum gegenstandsfreier kunst 
in Otterndorf in Spring 2011.

Paul Schwer
Losgelöste Malerei

ISBN 978-3-86442-001-6
29,80 Euro

Ausstellungskatalog, hrsg. von Ulrike Schick, Texte (deutsch/
eng.) von Johan Hartle, Ulrike Schick, 104 S., Hardcover, 
30 x 23,5 cm, 60 farbige Abbildungen

Exhibition catalogue, edited by Ulrike Schick, texts (German/
English) by Johan Hartle, Ulrike Schick, 104 pp., hardcover,
30 x 23,5 cm, 60 coloured illustrations



Weit entfernt von den tadellosen
Beleuchtungen eines White Cube
arbeitet Philipp Geist mit natür -
lichen Schattenwürfen und Ein-
strahlungen in seinen Video-
Lichtinstallationen, mit denen er
Räume, aber auch Fassaden ganzer
Gebäude bespielen kann. Dahinter
steht ein umfangreiches fotogra -
fisches Œuvre, das Philipp Geist in
Otterndorf ausführlich von Juli bis
Oktober 2011 im museum gegen-
standsfreier kunst gezeigt hat. Und

es ist vor allem der souveräne Um-
gang mit Helligkeit und Dunkel-
heit, der die Arbeiten zu einem
eindrucksvollen Erlebnis werden
lässt, das dieser Band vorzüglich
dokumentiert.

Out of the club onto the wall!
Far removed from the pristine
illumination of the White Cube,
Philipp Geist works with natural
shadows and irradiations in his
video and light installations, with

which he can encompass whole
rooms, but also entire facades of
large buildings. All of this draws
upon an extensive photographic
oeuvre that the artist presented in
Otterndorf at the museum gegen-
standsfreier kunst be tween July
and October 2011. Above all it is
his masterful treatment of light
and shade that transforms his
works into impressive experiences
in their own right and which this
book superbly documents.

Philipp Geist
Vom Club an die Wand

ISBN 978-3-86442-002-3
29,80 Euro

Ausstellungskatalog, hrsg. von Ulrike Schick, Texte
(deutsch/eng.) von Holger Lund, Julia Gwendolyn
Schneider, Ulrike Schick, 104 S., Hardcover, 
23 x 30 cm, 80 farbige Abbildungen

Exhibition catalogue, edited by Ulrike Schick, texts
(German/English) by Holger Lund, Julia Gwendolyn
Schneider, Ulrike Schick, 104 pp., hardcover, 
23 x 30 cm, 80 coloured illustrations



Andrea Winkler
Famous Quotes

by Famous People

ISBN 978-3-940953-99-5
19,80 Euro

Ausstellungskatalog, hrsg. vom Kunstverein Springhorn-
hof, Texte (deutsch/englisch) von Jens Asthoff,  Bettina
von  Dziembowski, 56 Seiten, Softcover, 29 x 22 cm, 
30 farbige Abbildungen

Exhibition catalogue, ed. by Kunstverein Springhornhof,
texts (German/English) Jens Asthoff,  Bettina von Dziem-
bowski, 56 pp., softcover, 29 x 22 cm, 30 col. ill.

Die 1975 in Zürich geborene,
abstrakt arbeitende Künstlerin
Andrea Winkler interveniert in
den Ausstellungsraum, schafft
Raumbilder aus vielteiligen In -
stallationen, die je nach Betrachter-
stand punkt stark variieren. In
einer Kombination skulpturaler
Elemente mit farbigen Papieren,
Graffiti und Absperrelementen,
die den Gang durch ihr Raumbild
vorgeben, treibt sie nicht nur ein
Spiel mit Momenten der Leere 
und des Vagen, sondern führt die

räumliche Bilder in einer wie
durchkomponiert wirkenden
 Dramaturgie erzeugt.

The abstract artist Andrea
Winkler, born in Zurich in 1970,
inverts the gallery space, creates
spatial scenarios made up of
multipart installations that alter
markedly depending upon one’s
respective viewing position. In a
combination of sculptural elements
using coloured paper, graffiti and
barriers that mark out the path
through her scenarios, she not only
plays upon moments of vacancy
and the vague, but also takes the
viewer up really close or pans out
to provide a distanced overview.
Winkler’s installations are logi-
cally consistent, but actually don’t
quote any precursors as the title
would suggest, but draw one in as
though in a mixture of improvised
ease and aesthetically strict stylisa-
tion. Normally the preserve of
celebrities, this glamour inhabits
her art whenever she produces
spatial scenarios in a seemingly
intricately composed dramaturgy.

Betrachter in eine extreme Nah-
sicht oder den distanzierten Über-
blick. Winklers Installationen sind
schlüssig, zitieren aber eigentlich,
wie es der Titel vermuten ließe,
keine Vorbilder, sondern funktio-
nieren einfach nur, sind dabei
sogartig, wie in einer  Mischung
von improvisierter Leichtigkeit
und ästhetisch  strenger Stili -
sierung.
Und dieser Glanz, wie ihn sonst
Celebritis verströmen mögen, ist
auch der Kunst eigen, wenn sie



drawn into the excessive detail out
of which she arranges the myriad
individual elements into en twined
skeins. And yet it would seem that
the inclination of these surprising
and physically impressive con -
glomer ates is invariably oriented
towards a higher order. Then sud-
denly a few pictures break free,
issuing forth onto the floor of the
ex hibition space or cover chairs 
and other objects in the room.

Avec sa première publication Krieg
se rue dans l’univers iconogra phique
moderne et le simplifie en décom-
posant sa représentation par des

Bettina Krieg stürzt sich mit ihrer
ersten Publikation in die moderne
Bilderwelt und vereinfacht diese,
indem sie ihre Darstellung auf
schwarz-weiße Feder zeichnungen
herunterbricht. In ihren großen
Blättern wie den  installativen
Arbeiten wird man  allerdings sehr
schnell in die über bordende
Detail haftigkeit hineingezogen,
aus der sie die tausend fachen Ein-
zelteile zu verschlungenen Strän-
gen anordnet. Rhizomatisch
scheinen sich die Gegen stände auf
ein Zentrum zu zubewegen, bevor
man sie in einem Strudel der Ver-
hältnisse aus den Augen verliert.
Und doch ist ihre Anlage immer
an einer höheren Ordnung orien-
tiert. Bis  plötzlich wieder einige
Bilder aus brechen, sich  auf den
Boden des Ausstellungsraumes er-
gießen oder Stühle und andere
Gegenstände im Raum überziehen.

With her first publication Bettina
Krieg thrusts herself into the
modern world of myriad images,
initially simplifying them by break -
ing her representation down into
black and white pen-and-ink
drawings. However, both in her
large compositions as well as her
installations, one is very quickly

Bettina Krieg
Abysse

ISBN 978-3-940953-98-8
19,80 Euro

54 Seiten, 30 x 24 cm, 40 s/w Abbildungen, Softcover,
hrsg. von Moritz Kaufmann, Thomas Andrae, Texte
(deutsch/englisch) von Christian Ganzenberg, Ludwig Seyfarth

54 pp., 300 x 240 mm, 40 b/w illustrations, soft cover, 
edited by Moritz Kaufmann, Thomas Andrae, texts (German/
English) by Christian Ganzenberg, Ludwig Seyfarth

dessins à la plume en noir et blanc.
Dans ses feuilles grand  format on
est toutefois très rapidement absorbé
par les détails exubérants à partir
desquels elle ordonne les milliers
d’éléments en des parcours sinueux.
Tels des rhizomes, les objets sem-
blent parfois se diriger vers un cen-
tre, avant qu’on ne les perde de vue
dans un tourbillon de relations. Et
pourtant, son ordonnancement
s’oriente toujours sur un système
supérieur. Jusqu’à ce que subite-
ment certaines images s’échappent
à nouveau, se répandent sur le sol
de la salle d’exposition ou recouv-
rent des objets de la pièce.



Mit einer einfachen literarischen
Sprache und präzisen Beschrei-
bung beinahe fotografisch genauer
Beobachtungen lässt uns Rudi
Fuchs am Werden und an der
Vervollkommnung eines der
größten niederländischen Maler
des  Barocks teilhaben, der erst 
mit dem 20. Jahrhundert zur
Maler-Ikone des Goldenen
 Zeit alters  erhoben worden ist.

Rudi Fuchs, selbst ein berühmter
Museumsmann und einflussreicher
Kurator für zeitgenössische Kunst
(u.a. documenta 7), hat über Jahr-

Rudi Fuchs
Rembrandt spricht

ISBN 978-3-940953-89-6
19,80 Euro

Biografischer Roman, 320 Seiten, Format 15 x 11 cm, 
180 farbige Abbildungen, gebunden mit Lese bändchen, 
aus dem Niederländischen von Jolanda Michelmann

Stephan H. Peter
Der kleine 

Klugscheißer
64 Seiten, Format 15 x 11 cm, 

gebunden, illustriert von Robert Haiss

9,80 Euro
ISBN 978-3-940953-84-1

Reich werden durch Bücher?
Unglaublich, aber wahr! Es 
gibt eine Abteilung, die wächst
und wächst, das ist das Rat -
geber-Fach. Ohne Ratgeber ist
die  moderne Welt nicht vorstell-

zehnte viele Hundert Ateliers
besucht und ebenso viele Künstler -
gespräche geführt, und nun nimmt
er uns endlich mit zu  seinen imagi-
nierten  Be suchen in Rembrandts
Atelier, sieht dem berühmten
Landsmann mit  großer Konzen -
tration bei der  Entstehung einer
gezielten  Auswahl wichtiger
Arbeiten über die Schulter und
verschafft uns so wirklich ein
beein dru c ken  des  Panorama 
von Rembrandts  Schaffen.

Und tatsächlich lässt Rudi 
Fuchs seinen Rembrandt 

sprechen, wenn er mit ihm Schritt
für Schritt, von einem Bild zum
anderen, vielleicht über den
Um weg der Skizze oder einer
Radierung, den konkreten maleri -
schen Problem lösungen nachgeht.

bar. Stephan H. Peter, unser
Fachmann, hat  herausgefunden,
wie das geht, und er legt eine
leicht  verständ liche Anleitung
vor, nach der man sich richten
kann. Stephan H. Peter gibt
Tipps, wie ein Ratgeber aus sehen
muss, wo und wann er er scheinen
sollte, was er kosten darf, was er
einem raten kann und wie man
ihn schließlich schreiben muss. 

Und natürlich ist das ein Mit-
bringsel für alle Verwandten und
Freunde, die es alles schon immer
besser gewusst haben! Sollen sie
doch einen Rat geber schreiben 
und Sie endlich in Frieden lassen!



Denn eines hat auch die Kunst -
geschichte nie   los ge lassen:
Rembrandt hat sich immer wieder
neu er funden, er gilt als einer der
vielleicht unkonventionellsten
Maler im 17. Jahrhundert, der
immer auf der Suche nach neuen
Lösungen gewesen sei. 

Rudi Fuchs gelingt es ungemein
packend, uns Rembrandts Haupt-
werke kon zentriert in ihren
spezifischen Bedingungen, ihrer
Meisterschaft und in den unter-
schiedlichsten Lebens phasen
konkret nahezubringen, indem wir
durch seine präzisen Be obach -
tungen ganz  unmittelbar an der
Entwicklung teilhaben. Er  erklärt
uns Rembrandts  Arbeitsweise, for-
muliert dessen Ziele und erkennt
den  großen Mut des Malers, sich
nicht nur von der Konkurrenz
abzu setzen, sondern in seiner

beein druckenden emotionalen wie
intellektuellen Durchdringung der
Themen,  seiner kompositorischen
wie handwerklichen Meisterschaft
so etwas wie einen individuellen
Stil zu  entwickeln, der ihn denn
auch zu einem der ersten Impuls-
geber der Moderne machen wird.

So wird der Leser durch Rudi
Fuchs nicht nur an einen groß -
artigen Künstler und dessen Werk
herangeführt, sondern erhält ein
unsagbar großes Geschenk durch
den Autor: dabei zu sein, wie
Kunst entsteht.
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Scandinavia, Eastern & South Europe
John Rule Sales & Marketing
40 Voltaire Road
London SW4 6DH
Tel +44–20–74980115
johnrule@johnrule.co.uk

Distribution Great Britain, 
Scandinavia, Eastern & South Europe
Marston Book Services
PO Box 269
Abingdon OX14 4YN
Tel +44–1235–465500, Fax 465555
tradeorders@marston.co.uk

United States 
ram. research art media
2525 Michigan Ave, bldg. 2A
Santa Monica CA 90404
Tel +1–310–4530043
info@rampub.com

Wie erreichen Sie uns, unsere Auslieferer und unsere Vertreter?
How to reach us, our distributors and salesmen?

Kasparstr. 9–11
50670 Köln
Tel +49–221–5104386, Fax 5108753
mail@snoeck.de

Deutschland / Österreich / Benelux
LKG
An der Südspitze 1–12
04579 Espenhain
+49–34206–65122, Fax 651734
mkoernig@lkg-service.de

Vertretung Norddeutschland, Niedersachsen, 
Nordrhein-Westfalen und Luxemburg 
Georg Kroemer
Luxemburger Str. 345
50939 Köln
+49–221–448230, Fax 443680
georg.kroemer@t-online.de

Vertretung Baden-Württemberg, Bayern, Hessen,
Saarland, Rheinland-Pfalz und Österreich 
Stefan Schempp
Wilhelmstr. 32
80801 München
+49–89–23077737, Fax 23077738
verlagsvertretung.schempp@t-online.de

Vertretung Berlin-Brandenburg, neue Bundesländer 
Rolf-Peter-Baacke
Lieselotte-Hermann-Str. 2
10407 Berlin
+49–30–42803206, Fax 42803207
buechermeer@freenet.de

Representative Holland and Belgium
Berend Bosch
Westeide 3
2201 HA Nordwijk
Tel/Fax +31–71–3625631
berend.bosch@worldonline.nl


