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Vorwort

Vor 35 Jahren wurde die Sonder-
schau »Talente« erstmals auf der
Internationalen Handwerksmesse
in Munchen gezeigt. Ausbildungs-
statten des Handwerks und der an-
gewandten Kunst in Deutschland,
Europa, aber auch in Ubersee sind
seit der Griindung von »Talente«
die wichtigsten Partner dieses welt-
weiten Wettbewerbs, der interna-
tional auf grol3e Beachtung stofit.
Von Anfang an bis heute liegt die
Organisation von »Talente« in den
Handen der Abteilung fir Messen
und Ausstellungen der Handwerks-
kammer fur Miinchen und Ober-
bayern, die diese Sonderschau im
Auftrag des Messeveranstalters, der
Gesellschaft fur Handwerksmessen,
organisiert und durchfuhrt.
»Talente« ist im Geschehen der
Minchner Handwerksmesse jedoch
nicht isoliert zu sehen, sondern sie
steht in einem konzeptuellen Zu-
sammenhang mit den drei ande-
ren Sonderschauen »Exemplac,
»Schmuck« und »Meister der
Moderne, die jahrlich auch von der
Handwerkskammer fiir die Messe
organisiert werden. »Talente« fun-
giert dabei als moglicher Einstieg,
um auf sich aufmerksam zu ma-
chen, als Start in eine berufliche
Laufbahn, gegebenenfalls sogar zu
einer Karriere im Bereich der Ge-
staltung. »Exempla« und »Meister
der Moderne« dagegen zeigen die
Beispiele, die sich bereits bewahrt
und erfolgreich behauptet haben.
Nicht wenige von diesen Ausstel-
lern haben Jahre oder Jahrzehnte
zuvor bereits in Talente ausgestellt.
Dass die Bewerbungen im Bereich
Schmuck bei Talente inzwischen
fast 50% aller Bewerbungen aus-
machen, ist sicher der Anziehungs-
kraft der Sonderschau »Schmuck«
geschuldet und dem groRen inter-
nationalen Interesse, das diese
Sonderschau erfahrt.

»Talente« ist in ihrer Kontinuitat
einzigartig. GroRBer Dank gebihrt
deshalb neben dem Veranstalter
der Messe dem Bundesministerium
flr Wirtschaft und Energie, das

diese Sonderschau zusammen

mit »Exempla« und »Meister der
Moderne« jahrlich fordert und
damit ihre Durchfiihrung erst
moglich macht.

Das Anliegen, das alle Sonder-
schauen gemeinsam verfolgen,
eine publikumswirksame Vermitt-
lung von hoher Qualitat im Hand-
werk und in der angewandten Kunst
und ein Verstandnis fir diese be-
sonderen kulturellen Leistungen
zu erzeugen, ist uns besonders
wichtig. Dass dieses Ziel und eine
positive Bewertung des Handwerks
ganz allgemein durch die Sonder-
schauen erreicht werden, hat eine
im Jahr 2013 vom Ludwig-Frohler-
Institut durchgefiihrte Evaluierung
bei Ausstellern und Besuchern er-
geben. »Talente« ist eine geschatzte
Plattform fir junge Gestalter und
das mehrdenn je in der 35-jahrigen
Geschichte des Wettbewerbs.
Waren es im Jahr 2009 genau

380 Bewerbungen, so gingen flr
»Talente 2014« Uber 600 Bewer-
bungen aus 35 Landern ein. Fur
dieses Jahr konnten 100 Gestalter
aus 28 Landern in 14 verschiedenen
Gewerken ausgewahlt werden.
Die hohe Anzahl der Bewerbungen
macht die Attraktivitat von Miinchen
und der Messe deutlich. Fir den
gestalterischen Nachwuchs ist

die Ausstellung ein guter Ort,um
seine Arbeiten einem interessierten
Publikum, darunter Sammler und
Fachleute, zu prasentieren, Kollegen
kennenzulernen und die Teilnehmer
der anderen Sonderschauen zu
treffen. Somit leistet »Talente« auch
einen wichtigen Beitrag zur Nach-
wuchsforderung im Handwerk.
Der Besucher hat die Moglichkeit,
neue Tendenzen und Trends in den
verschiedenen Bereichen der Ge-
staltung auf einem internationalen
Niveau zu sehen. Fur Schiiler und
Studenten ist »Talente« ein Anreiz,
sich durch aktuelle Arbeiten anregen
zu lassen und Schwerpunkte von
Ausbildungsstatten zu erfahren.
Das ist mitunter auch der Grund,
warum viele der Teilnehmer aus

Landern wie Australien, Neuseeland,
Japan, Taiwan oder Korea, um nur
einige zu nennen, nach Minchen
reisen. »Talente« ist der perfekte
Ort fuir »networking, in wenigen
Tagen lernt man hier Kollegen aus
aller Welt kennen.

Auch in diesem Jahr lassen sich in
»Talente« einige grof3e Leitlinien
erkennen. Ein wichtiges Thema ist
nach wie vor die Nachhaltigkeit,
die Verwendung von Restmaterial
und der Umgang mit Ressourcen,
vor allem bei Mobeln. Viele der Ar-
beiten in »Talente« verweisen auf
ein Umdenken, den permanenten
Konsum einzuschranken und das
Augenmerk auf die Umwandlung
von bestehenden Gegenstanden
zu lenken oder Reste und Abfalle
sinnvoll zu nutzen und asthetisch
zu gestalten. Dieses wird mit einem
Interesse an Traditionen und hand-
werklichen Techniken kombiniert,
wobei es auch ein Anliegen ist, mo-
dernste Technik und alte Verfahren
zu verbinden. Auch das Thema der
Erinnerung und der Geschichte
wird vielfach aufgegriffen und auf
sehr personliche Art und Weise in-
terpretiert. Im Bereich Metall steht
die Entwicklung neuer Formen im
Vordergrund. Hier geht es nicht
vornehmlich um den Anspruch der
Funktionalitat, sondern um Inno-
vation und Zeitbezug. Eine starke
Gruppe bilden in diesem Jahr typo-
graphische Beitrage aus Neusee-
land, die sich mit dem System von
Schrift und Sprache befassen.
Technische und vor allem material-
orientierte Beitrage setzen in
»Talente 2014« einen gewohnt
erfrischenden Akzent und lassen
die Sonderschau auch in diesem
Jahr zu einer abwechslungsreichen
Ideenschau junger Gestalter werden,
die ihren Weg in eine hoffentlich
erfolgreiche Zukunft beschreiten.

Wolfgang Losche
Handwerkskammer fiir Miinchen
und Oberbayern



Preface

It has been 35 years now since the
first special show »Talente« was
presented at the International
Crafts and Trades Fair in Munich.
In its initial phase and until 1990,
the show was known as »Jugend
gestaltet« (Youth Designs), and
from the start was conceived as
an international competition for
young designers in the applied
arts. Educational institutions in
this field in Germany, Europe and
abroad have been the key partners
for »Talente«, which has since
developed into a competition of
world renown. From the start, the
organization of the show has lain
in the hands of the Department
of Fairs and Exhibitions of the
Chamber of Crafts and Trades for
Munich and Upper Bavaria, which
arranges the show on behalf of
the fair managers, the Association
of Crafts Fairs.

Yet rather than being viewed solely
in the context of the Munich Crafts
Fair, »Talente« stands in a conceptual
relationship with the three other
special shows, »Exempla«, Schmuck«
and »Meister der Modernex, like-
wise annually featured at the fair.
»Talente« functions as a potential
door opener for young designers,
a way of drawing attention to
themselves, even of launching a
career. »Exempla« and »Meister
der Modernec, in contrast, present
already proven and successful
examples of applied art. Not a few
of the exhibitors already showed
in »Talente« years or decades be-
fore. The fact that applications in
the field of jewellery represent
nearly 50% of the total applications,
surely owes to the attractiveness
of the special show »Schmuck« and
the great international interest it
enjoys.

The continuity of »Talente« is truly
unique. This is why we owe special
thanks, in addition to the managers
of the fair, to the Federal Ministry
of Commerce and Energy, whose
annual support of this show, along
with »Exempla« and »Meister der

Moderne«, makes it possible in
the first place. The purpose of all
the special shows, to present ap-
plied arts of the highest quality to
the public and raise awareness of
the importance of their cultural
achievements, is especially crucial
to us. The fact that this aim,and a
generally positive view of the ap-
plied arts, have been achieved, was
shown by a survey of exhibitors
and visitors of the special shows
conducted in 2013 by the Ludwig
Frohler Institute.

While in 2009 a total of 380 appli-
cations were received, this year's
»Talente« drew over 600 applica-
tions from 35 countries. Selected
to participate were 100 designers
from 28 nations working in 14
different fields. The great number
of applications reflects the attrac-
tiveness of Munich and the Crafts
Fair—an ideal place for young
designers to present their work

to an interested public, including
collectors and experts, and to meet
fellow designers and participants
in the other special shows. Visitors
have the opportunity to acquaint
themselves with trends and develop-
ments in the various fields of design
on an international level. For pupils
and students, »Talente« is a chance
to draw inspiration from current
work and inform themselves about
the fields taught at higher educa-
tional institutions. This is one reason
why participants from countries
such as Australia, New Zealand,
Japan, Taiwan and Korea (to name
only a few) come to Munich.
»Talente« is the perfect forum for
networking, providing a chance to
meet colleagues from around the
world in the space of just a few
days.

This year's »Talentex, too, evinces a
few general tendencies. As before,
one key theme is sustainability,
the use of leftover materials and
careful employment of resources,
especially in the field of furniture.
Many of the pieces in the show
reflect an attempt to restrict

unthinking consumption and focus
on a transformation of existing
objects, or on a meaningful and
aesthetically convincing employ-
ment of scrap material. This is
accompanied by an interest in
traditions and crafts techniques,
including combinations of modern
technology with time-tested prac-
tices. The subject of memory and
history is also taken up and inter-
preted in very personal ways. In
the field of metalworking, the
development of new forms stands
in the foreground. Here, the focus
is not primarily on functionality
but on innovation and contempo-
raneity. This year, a strong group

is formed by typographical sub-
missions from New Zealand, which
address the system of script and
language.

As in previous »Talente« technical
and especially material-oriented
contributions again set refreshing
accents, and make this year's
special show a diverse and varied
presentation of the ideas of young
designers, who are entering the
path of what we hope will be a
successful future.

Wolfgang Losche

Chamber of Crafts and Trades
for Munich and Upper Bavaria
Head of the Special Show
»Talente«
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»Bends; Stuhl; Esche und PU, neuartige Holzverbindung; 82X 45X45 cm

1l

Joseph Maurus Wandinger
Deutschland

Technik

Joseph Maurus Wandingers
Projekt »Bends« lUberzeugte die
Jury durch die neue Verbindungs-
technik und die Ubertragbarkeit
eines technischen Verfahrens auf
einen anderen Werkbereich —die-
jenige des Holzbiegens aus dem
Gitarrenbau auf die Produktion
von Stuhlen. Gelobt wurden auch
die Energie- und Ressourcenein-
sparung sowie die Anwendbarkeit
in kleinen Handwerksbetrieben.

PREISTRAGER 2013
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»Pandora«; Dose; Porzellan, gegossen; 25X12X12 cm

Oliwia Beszczynska
Polen

Keramik

Die ungewodhnlichen Dosenobjek-
te von Oliwia Beszczynska lber-
zeugen durch die Auseinander-
setzung mit zeitgendssischen
Fragestellungen und Anliegen
bei gleichzeitigem Rickgriff auf
traditionelle Vorbilder, die jedoch
nun in ein anderes Material Uber-
flhrt und dadurch in andere Zu-
sammenhange gestellt werden.
Sie thematisieren dabei das Un-

bekannte und die Fragilitat. Die
Arbeiten werden durch gegen-
satzliche Assoziationsbereiche
gepragt und verfligen Uber
Bedeutungsvielfalt bei gleich-
zeitiger Funktionalitat.
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GefaRs; grauer Ton, weilde Engobe, Transparentglasur (innen), Aufbautechnik, Dekor durch Stechen, Ritzen und

Sgraffito; 22x18X18 cm

13

Kohei Hahn
Deutschland

Keramik

An Kohei Hahns skulpturalen
Gefallen faszinierten die Jury der
Umgang mit Material und Textur
sowie die Auseinandersetzung
mit Traditionen und deren Uber-
flhrung in die Gegenwart. Die
variationsreiche Gestaltung von
Innen und AufSen wurde ebenso
hervorgehoben wie die zugleich
ratselhafte und deutliche Aussage
der in sich ruhenden Werke.

PREISTRAGER 2013



Tasche; mit Pflanzenfarbe gefarbtes Leder, genaht, nass modelliert, Teakholz;
40X80X60Cm

Avishag Goldman
Israel

Leder

Die Taschen und GefdRe von
Avishag Goldman zeigen einen
uberlegten und neuartigen Um-
gang mit Problemen von Form-
gebung und Konstruktion, von
Fertigung und Gebrauch. Zugleich
wird die zeitgenossische Formulie-
rung alter Techniken, eine Aus-
einandersetzung mit der Ge-
schichte des Materials deutlich.

PREISTRAGER 2013



»Bowl with Funnel«; Objekt; Zement, gegossen, Metall, vergoldet; 9 X15X15 cm

Tabitha Frost
GroRbritannien

Metall

Bei Tabitha Frosts Schalen tiber-
zeugen die Kombinationen unter-
schiedlicher Materialien und die
Reflexion uber alltagliche Elemen-
te. Die Geschichte historischer Ge-
rate und des Tafelgeschirrs wird in
den Schalenobjekten aufgegriffen.
Zugleich verfugen sie Uber eine
Ausstrahlung, die sie der »konkreten
Poesie« annahern.

15
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Schalenobjekte; Zinn; je 30X30X30 cm

PREISTRAGER 2013

Pim Snijdoodt
Niederlande

Metall

An Pim Snijdoodts Zinnobjekten
lobte die Jury das Aufgreifen eines
lange vernachlassigten Materials
und das Entwickeln neuer Gestal-
tungsweisen. Das Verfahren er-
moglicht eine Vielfalt unterschied-
licher Formen bei einer gleichblei-
benden Grundform.Jede Schale
ist von individueller Gestalt. Her-
vorgehoben wurde der experimen-
telle und zugleich poetische
Charakter der Arbeiten.
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»Jewellery is at my Feet. The show is yours 03 Twanya«; Schmuckobjekt; Mixed media; 7X4X1cm

17

Panjapol Kulpapangkorn
Thailand

Schmuck

Panjapol Kulpapangkorns Projekt
»Jewellery is at my Feet« wurde
aufgrund der Transformierung von
gewohnlichen Gegenstanden in
Schmuckobjekte und wegen des
Bezugs zum alltaglichen Leben
ausgewahlt. Hervorgehoben
wurde der durch das Projekt und
die Objekte hergestellte Bezug
zwischen Kiinstler, Trager und
Umfeld. Das Projekt bildet dabei
zugleich eine Reflektion zum
Schmuck an sich —zu seinem
Wesen, zum Tragen und zu seiner
Bedeutung.

PREISTRAGER 2013
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»Au fil du temps«; textiler Wandbehang; Baumwolle, Leinen, Wolle,

synthetische Fasern, gewebt; 270X160X1cm

Veerle Deschuyffeleer
Belgien

Textil

Veerle Deschuyffeleers Wand-
arbeiten beschaftigen sich mit der
Ubertragung und Verwandlung
von Informationen in das Hand-
werk, wobei eine reflexive Aus-
einandersetzung mit der zeit-
genossischen Konsumkultur
erfolgt. Durch Gestaltung und
Inhalte sind die Arbeiten modern
und mit dem aktuellen Alltag
verbunden.
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Frank Dekker
Niederlande

geb.1985

Emmastraat 2D
3771 BLBarneveld
Niederlande

www.sdesign.nl

2007-2008

Hogeschool voor de Kunsten,
Utrecht, Niederlande:
Intelligent product design

2010-2013

Hogeschool voor de Kunsten,
Utrecht, Niederlande:
Product design

TECHNIK

Frank Dekkers Anliegen ist es, die
Autogestaltung von der Gleich-
formigkeit des Entwurfes abzu-
bringen, die darauf zurtickgeht,
durch ein fur alle Nutzer passen-
des Design kosten- und risikoredu-
zierend zu produzieren. Stattdes-
sen wiinscht er mehr Variations-
moglichkeiten in der Formgebung
und eine Konzentration auf Ein-
fachheit, das Wesentliche, auf
Funktion und Empfindung. Er be-
gann mit einem Entwurf fiir einen
»beach buggy«, ein Strandfahr-
zeug, bei dem die Erfahrung des
Fahrens auf dem unregelmalligen
Sandgrund im Zentrum steht, und
einem konzeptuellen Kontext, der
es erlaubte, mit ungewdhnlichen
Materialien und ihren spezifi-

»Concept Car«; Beach Buggy; Modell; 25X20X50 cm

schen Eigenschaften zu experi-
mentieren und Moglichkeiten fiir
neue Formen und Lésungen zu
entwickeln. Dabei entschied er
sich fur Materialien, die fUr den
3D-Druck genutzt werden konnen,
die niedrige Produktionskosten
und damit ein niedriges Investi-
tionsrisiko verursachen. Das Fahr-
zeug verflgt aus Sicherheitsgrin-
den Uber einen Korper aus einem
auBeren und inneren massiven
Ring und einer Aufthangung. Eine
Wabenstruktur aus halbflexiblem
Aerogel verbindet die Ringe. Ein
neuartiges Steuersystem verstarkt
das Lenkgefuihl beim Kurvenfah-
ren. Anstelle von Radern finden
sich schaufelartige Streben, die
unterschiedlich ineinandergreifen.

20



»Red Damascus«; Messer; Damaszenerstahl, Pulverbeschichtung im Wirbelsinterverfahren; 20,3 0,5 cm

David Kaiser
Deutschland

geb.1978

Immermannstr. 2
30177 Hannover
Deutschland

kaisershows@googlemail.com

2002-2008
Fachhochschule Dortmund,
Deutschland: Kommuni-
kationsdesign (Objekt und
Raum)

2011

Praktikum bei Goldschmied
Peter Haas, Dortmund,
Deutschland

2011-2013

HAWK (Hochschule fur
Angewandte Wissenschaft
und Kunst) Hildesheim,
Deutschland: Metall-
gestaltung

21

Die Messer mit Damaszenerstahl-
klingen von David Kaiser zeichnen
sich durch neuartige Oberflachen
aus, die das sensible Material
schutzen, die Handhabung ver-
bessern, die Pflege und den Ge-
brauch erleichtern. Solche Messer
mit speziellen Damaszenerstahl-
Beschichtungen, welche die Gleit-
eigenschaften steigern, gibt es

bisher noch nicht. Als Beschichtung

wahlt er Pulverlack, der vor Rost
und Korrosion schiitzt, wobei die
Wirkung noch durch die Zugabe
von Teflon verstarkt werden kann.
Die festhaftende Lackschicht wird
in den Vertiefungen der geatzten

Klinge eingeflgt. Die Klingen kon-

nen in allen Ublichen RAL-Farben
eingefarbt werden. So ermoglicht

David Kaisers Verfahren neben der
praktischen Verbesserung auch
eine neue gestalterische Freiheit.

TECHNIK



»Lizard Cloud«; doppelt gekrimmte, verbindungsmittelfreie Falt-Steck-Struktur; Aluminiumverbundwerkstoff
(Alucobond), CNC-Schneiden, gefaltet, gesteckt; 310 X600%X370 cm

Hannes Loschke
Deutschland
geb.1980

Jadebogen 23
04319 Leipzig
Deutschland
hannes.loeschke@hlae.de

2000-2006
TU Dresden, Deutschland: Elektro-
technik/Akkustik, Diplom

Seit 2009 HTWK (Hochschule fir
Technik, Wirtschaft und Kultur)
Leipzig, Deutschland: Architektur,
BA und MA

Weitere Teammitglieder:
Nathan Ashton, Australien/
Deutschland, geb.1987,
nathan_ashton@®ymail.com
Studium an der University of
Queensland, Brisbane, Australien,
und der ENSAS (Ecole Nationale
Supérieure d’Architecture de
Strassbourg): Architektur
Christian Bobsin, Deutschland,
geb.1987, c.bobsin@web.de

TECHNIK

Max Schuster, Deutschland,
geb.1987, max_schuster@gmx.de
Anne Worfel, Deutschland,
geb.1983, annewoerfel@web.de
Marius Zwigart, Deutschland,
geb.1989, marius_zwigart@
stud.htwk-leipzig.de

alle Studium an der HTWK (Hoch-
schule fur Technik, Wirtschaft und
Kultur) Leipzig, Deutschland:
Architektur, BA und MA

Ausgangspunkt flr die Forschun-
gen an der HTWK Leipzig bildeten
die sich abzeichnenden globalen
Veranderungen mit Klimawandel,
Bevélkerungswachstum und Res-
sourcenverknappung. Vor diesem
Hintergrund erfolgte die Beschaf-
tigung mit integralen Planungs-
ansatzen mit dem Ziel material-
sparender Konstruktionen. Als
erstes Ergebnis wurde von Stu-
denten unter Professor Alexander
Stahr und Dipl. Ing. Dirk Lippik die
»Lizard Cloud« entwickelt, deren
Wande, beruhend auf Vorbildern
aus der Natur, durch Geschlossen-

heit bei gleichzeitiger Transparenz
sowie durch Krimmung charakte-
risiert ist. Die raumliche Krim-
mung ermoglicht maximale Funk-
tionalitat bei minimalem Material-
und Energieverbrauch. Das Projekt
zeigt beispielhaft einen »digital
workflow« vom Entwurf Gber die
Transformation in eine konstruk-
tive Struktur zur Aufbereitung

der geometrischen Daten fir die
Herstellung der formal ahnlichen,
aber unikaten Elemente in einem
digital gesteuerten Fertigungspro-
zess. Uber digitale Planung und
vernetzte Zusammenarbeit wurde
eine Schalenkonstruktion aus
individuellen, raumlich gefalteten,
ebenen Plattenelementen ent-
wickelt, die werkzeuglos aneinan-
dergefligt und durch ein integra-
les Gelenk spezifisch ausgerichtet
werden. Das doppelt verschrankte
Stecken resultiert in einer stabilen
Konstruktion. Daraus ergibt sich
eine zugleich dsthetisch reizvolle
und praktische Pavillon-Konstruk-
tion mit einer Vielzahl unterschied-
licher Ansichten.

22



Akkuschrauberfahrzeug; Fahrzeugprototyp; Zellulose, Aluminium, 3D-Folding; 50X70X150 cm

Till Papendorf
Deutschland
geb.1988

Vionvillestr. 12

31134 Hildesheim
Deutschland
tpapendorf@gmx.de

2010-2014
HAWK (Hochschule fiir Ange-
wandte Wissenschaften und
Kunst) Hildesheim, Deutschland:
Produktdesign

Weitere Teammitglieder:
Gerrit Janknecht, Deutschland,
geb.1989, Hasebrinkstr. 38,
49716 Meppen, Deutschland
g.janknecht@gmx.de

Jonas Thiemann, Deutschland,
geb.1990, Peinerstr.17,

31137 Hildesheim, Deutschland
jonasthiemann@gmail.com

beide seit 2010 HAWK (Hochschule
flr Angewandte Wissenschaft
und Kunst) Hildesheim, Deutsch-
land: Produktdesign
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Der Rennwagen fuir das von der
HAWK in Hildesheim ausgerichtete
Akkuschrauberrennen wurde aus
Papier konstruiert. Im Mittelpunkt
stand der Leichtbau mit flachigen
Materialien, die durch Falt-, Knick-,
Steck-, Roll- und weitere Verfahren
zu einem Fahrzeug zusammen-
geflgt werden, das wiederum
durch einen handelsublichen Akku-
schrauber angetrieben wird. Die
drei Rader des Wagens werden durch
ein Gestange und den Korpus ver-
bunden. Der Akkuschrauber befin-
det sich im hinteren Teil neben dem
Rickrad. Der Fahrer sitzt auf dem
Wagen, wobei die Unterschenkel
in seitliche langliche Schalen ge-
legt werden und der Oberkorper
vorne lUbergebeugt wird, um die

Steuerungsgabel zwischen den
beiden Vorderradern zu fassen.

TECHNIK



»Shape of Things to Come« und »30” of Silence«; Vasen; Soundplotter, Polyamid, Lasersintern (3D-Druck);
16X12X12 cm und 16XgXg cm

Johanna Spath
Deutschland
geb.1981

Johannes Tsopanides
Deutschland
geb.1980

Warschauer Str.13
10243 Berlin
Deutschland
www.shapesinplay.com

2001-2003 (Johanna Spath)
Fachhochschule fiir Porzellan,
Selb, Deutschland: Ausbildung
zur Modelleurin

beide 2003-2011

Hochschule Coburg, Deutschland:

Integriertes Produktdesign

TECHNIK

Das interaktive Projekt »Sound-
plotter« ermoglicht es, ein
Gerausch in einem Objekt festzu-
halten, personliche Nachrichten in
einen individuellen Gegenstand
zu verwandeln. Mit einer eigens
entwickelten Software kann das
digitale Objekt unter Einwirkung
von Lautstarke verandert werden.
Die Gerausche werden dabei in
Form eines eingehenden Frequenz-
spektrums schichtenweise festge-
halten und wandern vom oberen
Rand zum Boden hinab. Dadurch
ist es moglich, auch komplexere
Nachrichten oder Musiksequenzen
zu speichern und in dreidimensio-
naler Form abzubilden. Der Nutzer
oder Auftraggeber wird direkt in
die Gestaltung des Objekts invol-

viert und hat dadurch auch eine
starkere Bindung an den Gegen-
stand. Die Vasen werden im 3D-
Druck im Lasersinterverfahren
hergestellt, das es erlaubt, die
feinen und detaillierten Strukturen
adaquat umzusetzen.
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»Easylink Wheelchair and Vehicle Transfer System«; Rollstuhl; Aluminium, Edelstahl, Gummi, Schaum,
Neoprene, Fiberglas, CNC-Machining, geschweif3t, galvanisiert, gepolstert, genaht; 600x750x750 cm

Alex Styants
Neuseeland
geb.1988

4/261 Remuera Rd., Remuera
1050 Auckland

Neuseeland
alex_styants@hotmail.com

2008-2012

Massey University, Auckland,

Neuseeland: Design/
Industrial Design/
Rehabilitation Design
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Der »Easy Link«-Entwurf soll den
Wechsel vom Rollstuhl in das Auto
erleichtern, sicher und bequem
gestalten. Fir diesen Zweck wird
der Rollstuhl mit einem Hubarm
kombiniert. Der Rollstuhl wird bei
geoffneter Tur an den Wagen ge-
fahren, woraufhin der vom Auto
ausgehende Hubarm sich an der
Ruckseite des Rollstuhls verankert
und bei gesicherter Hangung Roll-
stuhl und Person anhebt. In dieser
schwebenden Position werden die
Rollstuhlrdder abgenommen und
in einem dafur vorgesehenen
Stauraum abgelegt. Anschliel’end
zieht der Hubarm die Person auf
dem Sitz in das Auto, wo dieser an
Stelle des Autositzes eingefigt
wird. Der Stauraum bewegt sich

entsprechend mit. Fiir die Herstel-
lung des Modells galt es, neue
Techniken zu entwickeln, um die
hochfesten Metalllegierungen in
Form zu bringen und die verschie-
denen Komponenten des Roll-
stuhls und des Mechanismus so
zu verteilen, dass sie den Gegeben-
heiten des menschlichen Korpers
entsprechen. Alex Styants zentrale
Anliegen waren in dem Entwurf
Benutzerfreundlichkeit, Sicherheit,
moderne Asthetik und kosten-
gunstige Herstellung.

TECHNIK



Toby Vanderspeck
Neuseeland

geb.1992

72 Vigor Brown St.

Napier South, 4110 Napier
Neuseeland
tvanderspeck@gmail.com

2011-2013

Eastern Institute of
Technology, Napier,
Neuseeland: Arts and Design

TECHNIK

Asthetisch orientiert sich Toby
Vanderspecks Uhr an Max Bills
Wand- und Armbanduhren-Ent-
wirfen fir die Firma Junghans
aus den 1960er Jahren. Entspre-
chend bestimmen seinen Entwurf
Einfachheit und Funktionalitat, die
Kombination von Weifs mit einer
reduzierten Farbpalette. Die Uhr
ist flir eine moderne Umgebung
konzipiert. Sie ist im Lasercut aus
0,5 und 3 mm dicken Aluminium-
scheiben gefertigt, die poliert und
per Hand zusammengesetzt wer-
den. Anstelle der bei traditionellen
Uhren Ublichen Zeiger bewegen
sich zwei Scheiben, wobei die
Stunden- und Minutenzahl durch
das Untereinander in einer sich
farblich vom Grund deutlich ab-

»Vanderspeck Clock«; Uhr; Aluminium, Lasercut, poliert, zusammengesetzt;
41X41X5Cm

hebenden Klammer angezeigt
wird. Die Minuten befinden sich
auf der inneren Scheibe, die sich
nach rechts bewegt, wahrend die
Stunden auf der duReren, sich
langsamer nach links bewegen-
den Scheibe eingetragen sind. Das
Erscheinungsbild der Uhr ist neu-
artig, ungewohnlich, doch zurtick-
haltend.

26



Brillengestell aus der Serie »My Optics«; Ebenholz, geschnitten, poliert; 5 X15X2 cm

Nastassia Aleinikava
Belarus/Tschechische Republik

geb.1984

Erbenova 237/11

150 00 Prag

Tschechische Republik
www.nastassiaaleinikava.com

2000-2004
College of Art, Minsk, Belarus:
Design

2007-2013
Academy for Art, Architecture
and Design, Prag, Tschechische
Republik: KOV. Studio (Metall-
und Schmuckgestaltung)

27

Nastassia Aleinikava vereint in
ihrem Projekt »My Optics« Brillen
als Objekte, durch die die Welt
wahrgenommen wird, als medizi-
nische Sehhilfen, als Schmuck. Da-
bei steht bei ihr die schmtickend-

dekorative Funktion im Vordergrund.

Die Brillen verbinden traditionelle
Materialien wie Schildpattimitat
und Ebenholz mit modernen
Werkstoffen wie Titan. Auch in der
Formgebung vereinen sich futuri-
stisch anmutende Formelemente
mit solchen, die an Brillenmodelle
der1920er bis 1970er Jahre erin-
nern: Es gibt elegant geschwun-
gene »Intellektuellen-Brillen« mit
Hornoptik wie in den 1950er Jahren,
runde Brillen mit Metallrahmen in
stilisierter Blutenform wie in den

1970er Jahren und geschlossene
Modelle mit Sehschlitzen, die eher
an Schutzbrillen denken lassen.
Sonnenbrillen mit geradlinigem
Gestell und Schildpattoptik schei-
nen durch 3D-Brillen inspiriert.
Nastassia Aleinikavas Aufmerk-
samkeit gilt der Vorderseite der
Brillen, denen die zumeist schma-
len, zurtickhaltenden Bugel unter-
stellt sind. Die Brillen wirken in
den Materialkombinationen und
stilistischen Verweisen modern.
Sie sind durch ausgewogene
Proportionen und Subtilitat in

der Linienfuhrung bestimmt.

BRILLEN



Kalina Banka
Polen

geb.1989

Al. Zwyciestwa 4a/8

42-520 Dabrowa Gornicza

Polen
www.kellybubble.carbonmade.com

2002-2008

Tadeusz Kantor Comprehensive
School of Fine Arts, Dgbrowa
Gornicza, Polen: Grafik, Diplom

2008-2013

Eugeniusz Geppert Academy
of Fine Arts and Design,
Warschau, Polen: Glasdesign

GLAS

»Sloth« (Die Faulheit), »Gluttony« (Die Vollerei), »Greed« (Gier) aus der Serie »Seven Deadly Sins in XXL;
Glas, Email, Farbe, Fixierelemente, handbemalt; je 120X 60X2 cm

Die grol3formatigen Glasbilder
von Kalina Bahka Ubersetzen die
Darstellung der sieben Todstinden
in eine moderne Formensprache
bei Beibehaltung traditioneller
Techniken der Glasmalerei. Dabei
verbindet sie Elemente mittelalter-
licher Glasfenster und der zeitge-
nossischen Alltagskultur: Erinnern
die intensive, leuchtende Farbig-
keit und die gliedernden schwar-
zen Linien an mittelalterliche Kir-
chenfenster, so verweist die Stili-
sierung der Figuren auf Comics.

In den gesprayt anmutenden
Schriftziigen bezieht sich Kalina
Banka auf Graffitis —ein Eindruck,
der durch die Hinterlegung von
Mauerwerkabbildungen unterstri-
chen wird. Fotos, Sticker, Schilder

und wie Collage-Elemente wirkende
Motive von symbolhaftem Charak-
ter, die auf Glauben, Konsum, Ge-
walt und Sexualitat verweisen, ver-
starken die Aktualitat der Darstel-
lungen. Die jeweiligen Laster wer-
den durch Frauenfiguren personi-
fiziert, die durch ihre Gestalt, Klei-
dung, Tatigkeit das jeweilige Laster
visuell Ubersetzen. Erganzend sind
ihnen Dinge beigegeben, die wei-
tere Hinweise erlauben. Durch dy-
namische Liniengefuige von kristal-
linem Charakter und wie aufge-
spritzt wirkende Farben werden
die Stimmung und das Wesen des
jeweiligen Lasters unterstrichen.
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»Selbstportrait«; Objekt; Glas, bemalt, abgesenkt, gefust, sandgestrahlt; 65x44 x40 cm

Kris Buckley
USA/Deutschland

geb.1985

Turkenstr. 58

80799 Miinchen
Deutschland
kris_buckley@web.de

2001-2004
Staatliche Berufsfachschule
fir Glas und Schmuck,
Neugablonz, Deutschland:
Lehre zur Glas- und Porzellan-
malerin

2006-2013

Akademie der Bildenden
Kiinste Minchen, Deutsch-
land: Glas/Freie Kunst
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Kris Buckleys Arbeiten sind durch
Spontanitat, durch das Einfangen
eines Moments gepragt. Sie bereitet
die Arbeiten durch den schnellen
Aufbau von Schamottetirmen und
das Bemalen von Glasscheiben vor.
Die Glasplatten werden auf die
Schamottetiirme gelegt und ab-
gesenkt. Der Ofen wird in dem
Moment gestoppt, in dem das
Material im Fluss ist. Der Zustand
der Bewegung, der Moment der
Veranderung von Form und Mate-
rial werden durch die abrupte
Beendigung des Brennvorgangs
eindrucksvoll eingefangen. Da-
durch ergeben sich unterschied-
liche Oberflachenstrukturen und
Farbeffekte, die die Objekte ge-
heimnisvoll und fremdartig wirken

lassen. Mal erscheinen sie wie
Chiffon leicht gefaltet oder wie Eis
kristallin gebrochen, mal weisen
sie Blaschenbildung auf, sind die
Farbflachen rindenartig aufge-
brochen oder splitterartig verteilt.
Kris Buckley geht es in ihren Wer-
ken um das Arbeiten in »Uberein-
kunft« mit dem Material, das je-
doch auf eine unkonventionelle,
freie Weise erfolgt.

GLAS



Sara Hellsing
Australien

geb.1987

5 Greenway Court, Highfields
Queensland 4352

Australien
sara.hellsing@gmail.com

2009-2013
Australian National University
School of Art, Canberra, Australien:
Glas, BA (Hon)

GLAS

»A Link to Absence«; Objekt; Fundstiicke, bearbeitet, Glas, geblasen,
kalt bearbeitet; 2X4 X5 cm

Sara Hellsings Arbeiten beruhen
auf ihrer Faszination durch alltag-
liche Objekte, die als Erinnerung
an Personen, Ereignisse und Orte
fungieren. Dieses Ubersetzt sie in
ihren Werken, die Fundstlicke und
Glas kombinieren. Vermitteln die
Fundstiicke Assoziationen und Er-
innerungen, so suggeriert die mil-
chige Oberflache des Glases den
Zustand der Erinnerung, die nicht
immer klar, sondern partiell ver-
blassend und unscharfist. Sara
Hellsing verwendet alte Blech-
schachteln als Behaltnisse, in
denen verschiedene Erinnerungs-
stlicke verwahrt werden, wie in
geheimen Schatztruhen von Kin-
dern oder talismanartigen Samm-
lungen. Eine geschnittene und

polierte handgeblasene Glasplatte
versiegelt und bewahrt diese An-
ordnung von Stticken. Die spezifi-
sche Oberflache der Platten macht
das Verschwimmen, die Verande-
rung, die Bewegung der Erinne-
rung, die verzerrte Sicht auf ver-
gangene Ereignisse deutlich. Das
Wesen der Erinnerung erhalt eine
formale Ubersetzung. Sara Hellsing
flgt noch eingravierte Textpassa-
gen in die Objekte ein, die Hinweise
auf Geschehnisse und Erinnerungen
zu vermitteln scheinen und zu-
gleich auf die Erinnerungskultur,
z.B.an personliche Gravierungen
in Medaillons oder Ringen, ver-
weisen.
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»Stillleben mit Granatapfeln, Aprikosen, Zitronen«; Glasinstallation; Glas, abgeformt, geschmolzen, geblasen,
geschliffen, graviert; 10X50X40 cm

Masami Hirohata
Japan/Deutschland

geb.1984

Heinrich-Meister-Str. 3
56203 Hohr-Grenzhausen
Deutschland
www.masamihirohata.com

2008-20M

Staatliches Berufskolleg fir
Glas-Keramik-Gestaltung,
Rheinbach, Deutschland:
Glasschliff und Gravur

2011-2014

Institut fur Kiinstlerische
Keramik und Glas,
Hochschule Koblenz,
Hohr-Grenzhausen,
Deutschland: Glas, BFA
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Masami Hirohatas Glasstillleben
besteht aus einem Glasbecher,
Granatapfeln, Zitronen und Apri-
kosen. Die Fruchte sind von tat-
sachlichen Obststiicken abgeformt
und ins Material Glas Ubertragen,
das dann geschliffen und graviert
wurde, wahrend das Trinkglas in
der HeiRglastechnik geblasen und
stufenweise geschliffen wurde.
Das Arrangement der Elemente
verweist auf die Tradition der Still-
lebenmalerei. Masami Hirohata
betont, dass die Gegenstande im
Medium Glas nur auf »einer Art
geistigen Ebene« existieren wirden.
Durch den Verzicht auf Farbigkeit
und aufgrund der Transparenz
erhielten sie eine Art gesteigerte
Realitat, die Masami Hirohata mit

der »Lebendigkeit in der Stille«
umschreibt. Die Transparenz ent-
hulle das Wesentliche der Objekte:
die dulRere Kontur und den Schatten.
Das Objekt verdichte sich selbst in
seiner Essenz durch das Medium
Glas.

GLAS



GefalRgruppe aus der Serie »Faszination in der Tradition«; Glas, in Halbform eingeblasen, Farbeinschluss;

je1g4xXioxXgcm

Lisa Kaufmann
Deutschland

geb.1984

Ausbau o4,

18211 Glashagen (Retschow)
Deutschland
www.lisa.kaufm.net

2004-2007
Glasfachschule Zwiesel,
Deutschland: Ausbildung zur
Glasbildnerin

2007-2012
Burg Giebichenstein Kunsthoch-
schule Halle, Deutschland:
Industriedesign, Fachbereich
Keramik-/Glasdesign, BA

2011
EKA (Estonian Academy of Arts),
Tallinn, Estland: Department of
Glass Art, Department of Ceramics,
Erasmus-Semester

2012-2013

Burg Giebichenstein Kunsthoch-
schule Halle, Deutschland: Product

GLAS

Design and Applied Art (Porcelain,
Ceramics and Glass), MA

2013

Aalto University — School of Arts,
Design and Architecture, Helsinki,
Finnland: Department of Ceramics
and Glass Design

In der Serie von Trinkglasern »Faszi-
nation der Tradition« setzt sich Lisa
Kaufmann mit dem heifen Form-
gebungsprozess des Glasmacher-
handwerks im Studioglasbereich
auseinander. Ausgangspunkt bil-
dete die Erstellung eines Kataloges
uber Arbeitsweisen und Auffas-
sungen internationaler Studioglas-
kinstler und das experimentelle
Erproben des Materials wahrend
eines Studienaufenthalts an der
Aalto Universitat in Helsinki. Ba-
sierend auf diesen Grundlagen
ubertrug sie eine Technik der ma-
schinellen Produktionsweise von
Gebrauchsglasern, die Kombination
von einer rotierenden und einer
festen Einblasform, durch die Ent-
wicklung einer speziellen Einblas-

form in den Bereich des Studiogla-
ses. Als Gestaltungsbasis fur den
GefalBboden dient ein modulares
Graphitprofil-Stecksystem, das
eine wiederholte Anwendung er-
laubt, aber dennoch ein jeweils in-
dividuelles Objekt entstehen lasst.
Ziel Lisa Kaufmanns ist der Kontrast
zwischen der weichen Innen- und
der scharfen AuBBenkontur. Die
Glaser sind durch eine mittige Ein-
wolbung im Boden gekennzeichnet,
so dass sie auf mehreren FliBen zu
stehen scheinen. Dieses wird durch
die Einfarbung des Glases unter-
strichen: Da nur der Kelch einge-
farbt ist, scheinen die Glaser fast
zu schweben. Bei anderen Glasern
ist ein Teil des Bodens eingefarbt.
Hieraus entstehen interessante
und verwirrende Effekte, zumal
der Farbeinschluss auch die Ge-
staltung des inneren Bodens be-
stimmt und verandert. Die End-
entwirfe entstanden in Zusam-
menarbeit mit dem Glasmacher
Riccardo Jegodtka in der Glas-
hagen Hutte in Mecklenburg.
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Whisky-Glasgarnitur »Crooke; Karaffe und Glaser; hittengeformtes Kristallglas, in die Drehform geblasen,
geschliffen, poliert; 22,5X5X9 cm und 13X 8X8 cm

Pavel Kopfiva
Tschechische Republik

geb.1995

c/0 SUPSS (Kunstgewerbefach-
schule fur Glas) Zelezny Brod

Smetanovo zatisi 470
468 22 Zelezny Brod
Tschechische Republik
sekretariat@supss.cz

Seit 20m
SUPSS (Kunstgewerbefach-
schule furr Glas), Zelezny

Brod, Tschechische Republik:

Produktdesign
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Die Whisky-Glasgarnitur »Crook«
ist mit traditionellen Glastechniken
gearbeitet. Es handelt sich um hit-
tengeformtes Kristallglas, das in
die Drehform geblasen, geschliffen
und poliert wurde. Pavel Kopfiva
versucht, diese traditionellen Ferti-
gungsverfahren mit einer Formge-
bung zu verbinden, die neue Wege
sucht. Dieses erfolgt durch die
Schragstellung der Glaser, welche
aus dem Schiefschleifen der oberen
Kante und des Bodens resultiert.
Modern wirkt auch die Reduktion
des Reliefdekors auf einen verti-
kalen Keilschnitt. Durch beide Ge-
staltungselemente erhalten die
Glaser Dynamik. Schraglage und
Schliff verleihen dem Glas zugleich
eine kristalline Qualitat, die an Eis

erinnert. Pavel Kopfiva zeigt sich
mit seiner Garnitur bestrebt, dem
traditionellen Erscheinungsbild
von Whiskygarnituren eine neue
Wendung zu geben, jedoch unter
Beibehaltung traditioneller Ele-
mente wie der Dekoration durch
Schliff.

GLAS



Glasmalerei; Glas, Email, Holz; 46 X84 X10 cm

Laura Lux
Deutschland

geb.1989

Clemensstr.5
80803 Miinchen
Deutschland
Llux@gmx.net

2010-2012

Akademie der Bildenden
Kinste, Nlrnberg,
Deutschland: Malerei

2012-2013
Akademie der Bildenden
Kinste Miinchen,
Deutschland: Malerei

GLAS

Laura Lux beschaftigt sich in ihren
Glasarbeiten mit den Themen von
Verganglichkeit und Zufall, die sie
in bestimmten Motiven verkorpert
findet. Die Basis flr ihre abstrakten
Arbeiten sind visuelle Wahrneh-
mungen, also eine realistische
Szenerie, aus der sie einen einzel-
nen Teil herauszieht, intuitiv be-
arbeitet und in einen neuen
Zusammenhang Uberfihrt. lhre
Entwiirfe gehen auf Fotografien
zurlick, da es ihr Anliegen ist,
Motive in flichtigen Momenten
festzuhalten. Ihre Glasarbeiten
sind durch Abstraktion und Farbig-
keit bestimmt, wobei die einander
uberlappenden Glasplatten in ihrer
Gesamtheit eine spezifische Farb-
schwingung erzeugen. So scheint

es sich um eine Folge von sich an
den Randern leicht auflosenden,
verschwimmenden Streifen zu
handeln, die in einer subtil abge-
stimmten Folge angeordnet sind.
Die Unklarheit versinnbildlicht zu-
gleich das Element des Wandels
und der Veranderung, suggeriert
einen Moment des Ubergangs.
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Simon Vozka
Tschechische Republik

geb.1996

/0 SUPSS (Kunstgewerbefach-
schule fiir Glas) Zelezny Brod
Smetanovo zatisi 470

468 22 Zelezny Brod
Tschechische Republik
sekretariat@supss.cz

Seit 20m
Kunstgewerbefachschule
fiir Glas, Zelezny Brod,
Tschechische Republik:
Produktdesign
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Vase »Fuse; hiittengeformtes Glas, in die Drehform geblasen, farbig
Uberfangen; 23X20 cm, 15,5X13,5 cm

»Fuse« ist ein zweiteiliges Objekt,
das aus einer groBeren und einer
kleineren Kugelform besteht, welche
mit ihren Miindungen ineinander
gesteckt werden. Das Objekt ent-
steht durch Blasen in die Drehform;
die Oberfldache wird geschliffen
und poliert. Als Dekor wurde ein
Motiv aus geschliffenen Linsen ge-
wahlt. Durch die Licht- und Farb-
reflexion ergeben sich dabei inter-
essante Effekte: Verklrzungen,
Spiegelungen, Durchblicke und
Durchdringungen, die Wiederho-
lung in unterschiedlicher GroRe je
nach Standpunkt des Betrachters.
Durch die Schragstellung wird Be-
weglichkeit und Dynamik sugge-
riert. »Fuse« kann einerseits als
dekoratives Objekt verwendet

werden, andererseits auch als Vase
dienen: Die beiden Halften des
Objekts werden getrennt und fun-
gieren dann als unterschiedlich
grol3e Vasen. In der Farbgebung,
dem Schliff und der Doppelnut-
zung liegt der besondere Reiz
dieser Arbeit.

GLAS



»Dialog 8.1«; Objekt; Keramik, Glas, Nieder- und Hochtemperatur-Brenntechnik;

15X15X3 cm

Yuhuan Zhang
China/Deutschland
geb.1989
Rathausstr. 85
56203 Hohr-Grenzhausen
Deutschland
zhangyuhuan1989@163.com
2006-2010 Yuhuan Zhang arbeitet mit weil3en,
China Academy of Art, winzigen, staubartigen Glasperlen.
Hangzhou, China: Dieser weifSe Glassand versinn-
Kunst/Design/Keramik, BA bildlicht fur sie »stille Schonheit«

und »Ruhe des Verlaufs der Zeit«
Seit 2012 wie in einer Sanduhr. Wichtig fir
Institut fur Kinstlerische sie sind die Leuchtkraft des zu-
Keramik und Glas, Hoch- nachst unscheinbaren Materials
schule Koblenz, Hohr- und das Zusammenfligen der Viel-
Grenzhausen, Deutschland: zahl von Einzelelementen zu einer
Keramik/Glas, MA Einheit. Aus dem Glasstaub kreiert

sie GefalRe, die auf Platten in einer
Dialog-Situation arrangiert werden.
Die Art des Dialogs wird durch die
Ausrichtung der GefalRe auf der
Platte bestimmt, durch die Posi-
tionierung der GefalR6ffnungen.
Die grolReren Objekte weisen Aus-
sparungen auf der Platte auf, die
flrYuhuan Zhang als eine Art

GLAS

Sprache zwischen den Gefafien
aufzufassen ist. Yuhuan Zhangs
Arbeiten sind durch eine poetische
Note charakterisiert. Fast scheint
es, als wirden die von der Patina
der Zeit Uberzogenen GefaRe als
geheimnisvolle Reste vergangener
Epochen langsam aus einer mil-
chigen Flussigkeit auftauchen.
Bemerkenswert ist der Umgang
mit Muster und Farben: Wird bei
den groBeren Arbeiten durch die
Aussparungen eine Art ornamen-
taler Zwischenraum geschaffen,
so erhalten die kleineren Platten
durch einen subtil positionierten
roten Akzent ein verhaltenes Ele-
ment der Spannung und greifen
zugleich das Motiv der ostasia-
tischen Stempelsignatur auf.
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Masken; diinnes Sperrholz; entworfen in einem 3D-Programm, ausgeschnitten, gefaltet; je ca. 40x30x18 cm

Lisette Appeldorn
Niederlande
geb.1988

Spaarndammerstraat 145 G
1013 TG Amsterdam
Niederlande
www.appeldorn.tumblr.com

2009-2013

Hogeschool voor de Kunsten,
Utrecht, Niederlande:
Product design
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Die Maske hat eine lange Tradition,
wobei sie je nach geographisch-
kulturellem Raum eine andere Be-
deutung besitzt. Lisette Appeldorn
beschaftigte sich flr ihr Masken-
Projekt besonders mit afrikanischen
Masken, bei denen sie den jeweils
spezifischen Ausdruck und die
magische Verbindung und Vermi-
schung von Mensch und Tier inter-
essiert. Ihr Anliegen war es, eine
Art eigenen »Stamme« zu schaffen,
der mit charakteristischen Masken
ausgestattet wird. Diese sollen das
traditionelle Material Holz und ei-
nen modernen, futuristisch anmu-
tenden Anspruch verbinden. Letz-
teres Element verwirklicht Lisette
Appeldorn zum einen in der Form-
gebung, die klar, geometrisch, gerad-

linig, eckig gebrochen erscheint,
zum anderen in der Herstellung
der Masken: Sie entwirft sie mit
einem 3D-Programm und verwen-
det diinne Lagen von Sperrholz.
Die Masken erhalten ihre Form
durch verschiedene Falttechniken.
Der besondere Reiz der Masken re-
sultiert aus der Spannung zwischen
Maske und Betrachter. Auf diesen
wirken die Masken in ihrer Mischung
aus starker Stilisierung und Form-
elementen, die einzelne Tiere as-
soziieren lassen, fremdartig und
geheimnisvoll.

HOLZ



Toni Baumann
Deutschland

geb.1983

Strittholzstr. 37

82211 Herrsching
Deutschland
www.tonibaumann.com

2003-2006

Schulen fir Holz und
Gestaltung, Garmisch-
Partenkirchen, Deutschland:
Schreinerlehre

2007-2008

Burg Giebichenstein Kunst-
hochschule Halle, Deutsch-
land: Industriedesign

2008-2012

HM - Universitat fir ange-
wandte Wissenschaften,
Minchen, Deutschland:
Industriedesign

HOLZ

»Ten Times«; Vase/Schale/Schatulle/Dose; Tanne, Holzdauben wasserfest
verleimt, Gummibeschichtung getaucht

Toni Baumann entwickelt neue
Dosenformen und Gebrauchs-
gegenstande von modulartigem
Charakter und modernem, ein-
fachen Erscheinungsbild aus tra-
ditionellen Materialien wie Holz
und Keramik. Seine Krauterménage
aus gedrechseltem Eichenholz
und glasierter Keramik erlaubt
das Wirzen mit frischen Krautern
direkt beim Essen. Die Ménage
besteht aus einer Vase, in der die
Krauter auf dem Tisch prasentiert
werden konnen, einer Krautermuih-
le, einer Gewlrzmiuhle sowie einer
Reihe von kleinen Schalen fur ver-
schiedene Zutaten. Seine Dosen-
serie wiederum ist aus Tanne mit
Gummibeschichtung und wasser-
fest verleimten Holzdauben gear-

beitet. Die unterschiedlich grofSen
Gefale von gleicher mehreckiger
Form verfugen uber einen flach
eingesetzten Deckel mit Hebever-
schluss, der ebenso wie der Ge-
falrand farbig akzentuiert ist. Die
Dosen konnen variabel gestapelt
und arrangiert bzw. auf Holzge-
stelle aufgesetzt werden. Sie wir-
ken schlicht, unkompliziert und
spielerisch.
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»Hystrix«; Holzskulptur; Larche, gesagt, gestiftet; 1770x200x300 cm

Thomas Breitenfeld
Deutschland

geb.1983

Untere Weidenstr. 15
81543 Miinchen
Deutschland

thomas-breitenfeld@gmx.de

2001-2004
Berufsfachschule Pegnitz,
Deutschland: Ausbildung
zum KunstgieRer

2008-2009
Luisenschule, Miinchen,
Deutschland: Holzbild-
hauerei

Seit 2010

Akademie der Bildenden
Kiinste Miinchen,
Deutschland: Freie Kunst
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Thomas Breitenfelds Interesse gilt
den natirlich gewachsenen Struk-
turen von Holz und deren Neufor-
mierung. Bei der ausgestellten Ar-
beit verwendet er Larchenbohlen,
aus denen er drei Segmente her-
ausnimmt und in 30 diinne Ringe
zersagt. Die einzelnen Elemente
werden mit Zahnstochern fixiert.
Dieses Verfahren verleiht der Ar-
beit eine gleichmaRige Gewichts-
verteilung und damit eine hohe
Stabilitat. Zugleich vermitteln die
Zahnstocher eine Art dornig-spit-
zes Ornament. Entstanden ist ein
raumgreifendes Objekt, bei dem
das Material im Vordergrund steht,
mit drei durch ein rechteckiges
Rahmengeriist miteinander ver-
bundenen Offnungen von full-

hornartigem Erscheinungsbild. Die
Spitzen der »Fillhorner« fungieren
zugleich als Beine, auf denen das
Objekt am Boden aufsitzt. Sie sind
unterschiedlich gedreht, so dass
eine spannungsvolle, dynamische
Schraglage entsteht. Durch die
Krimmung und die extreme Zu-
spitzung erinnern sie auch an
Tentakel oder Insektenbeine.

HOLZ



»BetonTurner«; Schale; Zirbe, gedrechselt, Zement, gedreht; 12,5X24,1X30,1.cm

Michaela Vilucchi
[talien

geb.1991

Rohrerstr. 24

39058 Sarnthein

[talien
michaelavilucchi@design-art.unibz.it

Seit 2010
Freie Universitat Bozen,
[talien: Design und Kunst

HOLZ

Michaela Vilucchi ist bestrebt, in
ihrer Schale Moderne und Tradition
durch die Kombination der Mate-
rialien Holz und Zement zu ver-
binden. So geht ihre gedrechselte
Holzschale in eine geometrisch
gegliederte, eckig gebrochene
Form Gber. Puzzlestiickartig aus-
geschnittene Bereiche greifen im
Boden der Schale ineinander. Trotz
des Gegensatzes von Material und
Formgebung fuigen sich die beiden
Teile von unterschiedlichem Cha-
rakter harmonisch zu einer Form
zusammen. Entsteht der Holzteil
durch traditionelles Drechseln, so
wird der Zementteil mit dem Pro-
gramm »Rhino« entworfen. Durch
CNC-Frasen entsteht aus MDF eine
Form, in die der Zement etappen-

weise eingegossen wird. Zur Ver-
starkung werden in den noch
nicht festen Zement Nagel und
andere Metallstlcke eingeflgt.
Durch die Materialkombination
und den Formkontrast entsteht
eine asthetisch reizvolle und
ungewohnliche Schale, die als
Beispiel fur die Kontinuitat von
Tradition in der Gegenwart und
ihre Anpassung an die eigene
Zeit dient.
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»Streich-Holz«; Streichmesser; Weillbuche, gesagt, geschliffen; 27xX2Xx2 cm

Michael von Stosch
Deutschland

geb.1989

Hitfelder Str. 82
52076 Aachen
Deutschland
htdamast@gmx.de

2008-2011

Lehre bei der Kunstschmiede
Erich Fritz NUssel, Mlnchen,
Deutschland: Metallbau/FR

Seit 2012

Akademie fir Handwerks-
design Gut Rosenberg,
Aachen, Deutschland:
Metallbau/FR, Gestaltung
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Michael von Stoschs Ziel war es,
ein fur die Hand ansprechendes
Material zu einem Messer zu ver-
arbeiten, das den mechanischen
Eigenschaften eines stahlernen
Streichmessers entspricht, aber
wesentlich angenehmer in der
Hand liegt. Die Form ist klar und
linear, wobei der verdrehte Klin-
genschliff nicht nur einen opti-
schen Akzent setzt, sondern auch

die Klinge des Messers stabilisiert.

Fir die Fertigung des »Streich-
Holzes« wurden die Kreissage fur
den groben Zuschnitt und der
Schleifbock fiir die genaue Aus-
arbeitung der Form verwendet.
Frappierend bei dem »Streich-
Holz« ist die reduzierte, schlichte,
auf Funktionalitat und Benutzer-

komfort ausgerichtete Gestal-
tung.

HOLZ



Veronika Watzkova
Tschechische Republik

geb.1989

Kfidlovicka 18

60300 Brno
Tschechische Republik
watzkova1@seznam.cz

2009-2012

Janacek Academy of Music
and Performing Arts, Brno,
Tschechische Republik:
Stage design

Seit 2012

Academy of Arts, Architec-
ture and Design, Prag,
Tschechische Republik:
Applied Arts

HOLZ

Kerzenstander; Eiche, Kupfer; 60 X30x20 cm

Der Kerzenleuchter ist inspiriert
von den wissenschaftlichen Er-
kenntnissen des franzdsischen
Physikers Antoine-Henri Becquerel
(1852-1908), des deutschen Physi-
kers Wilhelm Conrad Rontgen
(1845-1923) und des Ehepaars
Marie Sktodowska Curie (1867-
1934) und Pierre Curie (1859-1906),
die sich alle mit Strahlen und
Radioaktivitat beschaftigt hatten.
Das Element des Zufalls spielte bei
diesen Entdeckungen eine grol3e
Rolle. Entsprechend bezog Veronika
Watzkova dieses Zufallselement
beim Entwurf ihres Kerzenstanders
ein. Dieser setzt sich aus Einzel-
teilen zusammen, die in unter-
schiedlichen Winkeln zusammen-
gestellt werden konnen. Als Mate-

rial wahlte sie Holz, das im Unter-
schied zur tédlichen Strahlung, an
der auch die Forscher zugrunde
gingen, auf das Leben verweist.
Der Kerzenstander besitzt eine
skulpturale Qualitat. Die schlan-
ken Holzstabe, in die die Kerzen-
halterungen eingelassen sind,
sind entweder gerade oder mehr-
fach eckig gebrochen. Sie fligen
sich zu komplizierten Arrange-
ments zusammen, bei denen sich
die Stabe Uberschneiden, ver-
schranken, stiitzen, umwinden,
mal schlank angeordnet, mal
breiter gelagert sind. Veronika
Watzkova fligt dem Prinzip des
variablen Steckleuchters eine
neue skulpturale Variante hinzu.
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Randolph Capelle

GroRbritannien/Deutschland

geb.1982

Romerberg 1
56203 Hohr-Grenzhausen
Deutschland

randolphcapelle@gmail.com

2000-2001

Northbrook College,
Worthing, GroBbritannien:
Fotografie, Diplom

2001-2004

Surrey Institute of Art and
Design, GroRbritannien:
Diploma of Higher Education
in Digital Screen Arts

2009-2015

Institut fir Kiinstlerische
Keramik und Glas, Hoch-
schule Koblenz, Hohr-
Grenzhausen, Deutschland:
Keramik, BFA
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»Who'’s Woof rages dire«; Wandgestaltung; Steinzeug, hohl
aufgebaut, Porzellanengobe, Smalte, transparente Glasur,

Perimuttlister; 148 X46X20 cm

Randolph Capelles Arbeit »\Who's
Woof rages dire« Ubertragt das
Stilllebenarrangement von erlegten
Fasanen und Rebhiihnern ins Drei-
dimensionale. Dabei vergroRert er
die Tiere, vereinfacht sie, um die
formalen Elemente herauszuheben
und starker zu betonen. Auch
wenn solche Jagdstillleben ihre
BlUte im 17.und friihen 18.Jahrhun-
dert erlebten, verweist Randolph
Capelle auf die Romantik. Die ein-
ander zugewandte Kopfhaltung
der Tiere, die an das »Turteln« von
Tauben denken lasst, die Form und
die Oberflache gelten ihm als An-
spielungen auf die Romantik. Durch
die Ubertreibung von Brutalitat
und Kitsch mochte er darauf hin-
weisen, wie nahe diese beiden

Elemente in dieser Epoche beiein-
ander lagen. Die Arbeit fasziniert
durch ihre erstarrt und zugleich
lebendig anmutende Oberflache.
Die Tiere befinden sich in einer
Position zwischen der Ubertragung
tatsachlicher Jagdtrophaen und
einer aus einem Stillleben heraus-
gelosten Darstellung. Sie versinn-
bildlichen Schonheit in der Ver-
ganglichkeit. Randolph Capelle
bezieht sich in seiner Arbeit ver-
fremdend auf eine AuRerung in
William Blakes Gedicht »Jerusalem«
(1804-1820; J15.15; E15): »And there
behold the Loom of Locke whose
Woof rages dire.

KERAMIK



»Between Ripples«; keramische Plastik; Porzellan, Unterglasurmalerei;

18X24X24 cm

Shao-Yi Chen
Taiwan
geb.1981

23 Shizeng Road, Fengyuan Dist.,
Taichung City 420

Taiwan

shaoyitno7@gmail.com

2008-2012 Shao-Yi Chens Keramikarbeiten zei-
Tainan National University gen seltsame, fantasievolle Tiere, die
of the Arts, Graduate sich in dieser Form nicht in der Reali-
Institute of Applied Arts, tat finden lassen. Dieses entspricht
Taiwan: Keramik Shao-Yi Chens Auffassung, dass die

Vorstellung, die sich der Mensch von
der Realitdt macht, stets eine falsche
und unzutreffende ist. Die Tiere sind
von gedrungener, gerundeter Form,
mit weich geschwungenen Clied-

malien, grolsen Kopfen und riesigen
Augen, stummeligen, spitzzulaufen-
den Beinen. Der Gesichtsausdruck
ist starrend und grimmig, worin an
Pekinesen oder asiatische Tierdar-

stellungen erinnert wird. Die Haut
ist durch Ornamente verziert, durch
Malereien von Pflanzen- und Wurzel-
werk. Daneben finden sich immer

wieder gestreifte Partien, die tiefer

KERAMIK

zu liegen scheinen und durch Off-
nungen sichtbar sind oder die auf-
gestllpt anmuten. Uberhaupt ist
oftmals unklar, ob die Tiere nicht aus
textilen Hillen ausbrechen und sich
aus diesen herauswinden. Je nach
Stellung und Drehung bietet sich die
Ansicht auf ein anderes Tier, so dass
in einer Arbeit bis zu drei verschiede-
ne Tiere enthalten zu sein scheinen.
Diese Unsicherheiten unterstreichen
die mysteriose Natur der Wesen. Sie
sollen in der Instabilitat ihrer Stand-
position und dem Ubergangsartigen
ihrer Bewegung auf den im Leben
moglichen abrupten Wandel ver-
weisen. Die Tiere erscheinen wie aus
einem fremdartigen Traum, in dem
sich die Ebenen zwischen Realitat
und Vorstellungswelt vermischen.
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Schalen, Becher, Guinomi (Sakeschalen); Porzellan, gedreht; 12X12X10 cm, 9 X9 X g cm,12X12X10 cm

Wen-Ting Chung
Japan
geb.1984

305 room, Sunhouse yamanoue 26-57
Yamanoue machi, Kanazawa City
Ishikawa 920-0816, Japan
chungwenting@gmail.com

2007-2011

Tainan National University
of the Arts, Graduate
Institute of Applied Arts,
Taiwan: Keramik
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Der japanische Titel der Gefa3serie
besitzt zwei unterschiedliche Be-
deutungen: »anbieten« oder »be-
dienen« und »herausputzen« oder
»fein machen«. Bezieht sich die
erste Bedeutung des Wortes auf
die Funktion der Arbeiten, so ist
die zweite mit ihrer Dekoration
verbunden, denn als Anregung
dienten das Verhaltnis von Frauen-
kleidung und Selbstdarstellung,
die Selbstverwirklichung durch die
Kleidung. Die Idee der Kleidung
tbernahm Wen-Ting Chung auch
in die Konstruktion der GefaRe. So
schneidet sie den Ton in Teile und
fligt sie wie bei einem Kleid, bei
dem die nach einem Schnittmuster
herausgeschnittenen Stoffteile
zusammengenaht werden, wieder

aneinander. Das textile Motiv wie-
derholt sich in der schleierartig
auf den GefaRen liegenden Glasur,
den fein geschwungenen Falten-
partien, der leichten Schiefstellung,
die Bewegung suggeriert.Wen-Ting
Chungs Arbeiten sollen schon und
elegant wirken, zugleich aber auch
zum Berlhren und Benutzen ein-
laden. Entsprechend wahlte sie fur
die Schalen eine Form, die durch
einen schmalen Fuf und eine
breite Miindung bestimmt sind.
Sie erlauben ein bequemes Halten
der Schale mit beiden Handen.

KERAMIK



Becher; Porzellan, Metallsalz, Oxidstift, gegossen, bemalt; je 13X 8 X8 cm

Dominique Kaut
Belgien
geb.1985

Moderscheid In den Hofen 37

4770 Amel
Belgien
www.dominique-kaut.de

2004-2009
Académie des Beaux-Arts,
Littich, Belgien: Skulptur

2010-2013
Institut fur Kinstlerische
Keramik und Glas, Hoch-
schule Koblenz, Hohr-

Grenzhausen, Deutschland:

Keramik

KERAMIK

In der Serie von Porzellanbechern
kombiniert Dominique Kaut die
freie, spontane Blindzeichnung mit
der Materialasthetik des seriell
hergestellten Porzellanbechers.
Die Schlichtheit der Becher fun-
giert als eine Folie fur die freie
Zeichnung. Die gleichférmigen,
hohen, sich leicht nach oben
erweiternden Becher sind mit
schwarzen Linienzeichnungen
versehen, die Kopfe, Teilansichten
nackter Kérper in Bewegung und
aus ungewohnlichen Perspektiven
zeigen. Dadurch gewinnen die
Darstellungen Dynamik und den
Eindruck des Momentanen. Diese
Wirkung wird nicht nur durch die
Positionierung der Malerei auf der
Wandung unterstrichen, sondern

auch durch die Kombination mit
blauer Farbe, die die Kérperkontur
wiederholen oder als vertikaler
breiter Akzent eingesetzt werden
kann. Der kiihle Blauton und die
sparsame Zeichnung verleihen
den Darstellungen eine reizvolle
Frische. In der Gesamtschau erhal-
ten die Becher einen fast skizzen-
buchartigen Charakter, scheinen
einzelne Modelle in einer Abfolge
von Bewegungen festgehalten.
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Atsushi Kitahara
Deutschland
geb. 1981

Grol3e Ulrichstr. 55
06108 Halle
Deutschland
atskthris@nifty.com

2011-2013

Burg Giebichenstein Kunst-
hochschule Halle, Deutsch-
land: Product Design and
Applied Art (Porcelain,
Ceramics and Glass), MA
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»Piece«; Kanne, Tassen; Porzellan, gegossen; 15X15X17 cm

Atsushi Kitahara bezieht sich in
seinem Teegeschirr »Hold it dear«
auf die traditionelle Teezeremonie
und regionale japanische Keramik.
Sein Anliegen ist es, sich mit der
Tradition auseinanderzusetzen
und sie in die Gegenwart zu Uber-
flhren. Dazu gehort auch, dass er
sich eine Verwendung der traditio-
nellen Gefal3e im Alltag wiinscht.
Bei seinem Teegeschirr greift er auf
»Houhin«, Teekannen fiir griinen
Tee, zurilick. »Houhin« bedeutet
zugleich Schatzkastchen - ver-
mutlich ein Verweis auf den ur-
springlichen Wert des Tees. Diese
Teekannen kennzeichnen sich
durch das Fehlen eines Henkels,
der nicht notwendig ist, da der Tee
bei 60° C aufgegossen wird und

die Kanne deswegen nicht so heifd
ist. Er entwickelte seine eigene
Interpretation eines Teegeschirrs
mit gedriickt kugeliger oder zylin-
derformiger Kanne. Fiir das dritte
Teegeschirr »Piece« liefS er sich
durch Schmuck inspirieren, durch
den Facettenschliff von Edel-
steinen.

KERAMIK



Anette Krogstad
Norwegen

geb.1984

Deichmansgt 19

0178 Oslo

Norwegen
www.annettekrogstad.no

2008-20M

University of Oslo and
Akershus, Norwegen:
Product design, BA

2012-2014
National Academy of Fine
Arts, Oslo, Norwegen:
Ceramics, MA

KERAMIK

geformt; 300x350X250 cm

Das Geschirr von Anette Krogstad
ist durch die schlichte, zurlickhal-
tende Form und die farbintensiven
Glasuroberflachen gepragt. [hrer
Arbeit liegt die Reflektion tber
den standigen Konsum, uiber die
Auszeichnung aller Gegenstande
mit Wertigkeit und Inhalten zu-
grunde. Diese den Umgang mit den
Dingen betreffenden Uberlegun-
gen will sie mit den tatsachlichen
Bedurfnissen des Alltags und den
Freuden des Lebens kombinieren.
lhr gestalterisches Anliegen ist
zudem das Erproben von und das
Experimentieren mit Glasuren.

Die Oberflache der Teller und Becher
dient ihr dabei als Folie fuir das Er-
kunden neuer Moglichkeiten. Aus
der Kombination und Zusammen-

(RIS E

»Aplateisaplateisaplateisart«; Platten, Teller, Schalchen; Porzellan,

stellung der einzelnen Elemente
ergeben sich immer wieder neue
Farbbilder, die auch die Kreativitat
des Nutzers fordern und erfreuen.
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»Re-Formed 2013 _Linear series«; Vasen; Porzellan, gegossen; 18X74X22 cm

Jeong Won Lee
Sudkorea

geb.1985

304-85, Samseong-Dong,
Kwanak-Gu, 151-861 Seoul
Korea
wjddnjs1227@naver.com

2003-2007

Seoul National University
of Technology, Sudkorea:
Keramik

2010-2012

Seoul National University,
Sudkorea: Keramik
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Jeong Won Lee beschaftigt sich in
ihren Arbeiten mit geometrischen
Formen und den Moglichkeiten
ihrer Veranderung und Dynami-
sierung, mit dem Verhaltnis von
Zwei- und Dreidimensionalitat,
von Innen und AufBen. Ihre Gefal3e
sind von schlichter zylindrischer
Form. Auf der Wandung erheben
sich Oval-, Kreis- und Mandelfor-
men oder geschwungene Rillen.
Dadurch dass die Farbigkeit dieser
Bereiche von derjenigen des Ge-
fales selbst abweichen kann, wer-
den sie in ihrer plastischen Wir-
kung hervorgehoben. Glasur und
Polieren betonen kontrastreich die
jeweiligen Partien des Gefal3es.
Durch die Bearbeitung der Gips-
form entstehen originelle Formen,

die das Gussverfahren lebendig
halten. Die Positionierung der er-
habenen Partien auf dem Gefal3-
korper verleiht den Arbeiten Dyna-
mik. So vermittelt z. B. die Schrag-
stellung der Mandelformen auf
den Zylinderbechern vor dem mar-
morierten Hintergrund den Ein-
druck, als wirden sie sich drehen.
Diese Zwischenstellung zwischen
Ruhe der Form und Dynamik der
plastischen Dekoration verleiht
den Arbeiten eine ungewdhnliche
Spannung, die durch die Farbigkeit
noch gesteigert wird.

KERAMIK



»Triplets«; Objekt; Fundstiick, Porzellan, Glas; 12X 25X26 cm

Kjersti Lunde
Norwegen
geb.1983

Mellombglgen 66
1157 Oslo

Norwegen
www.kjerstilunde.com

2003-2008

Bergen National Academy
of the Arts, Norwegen:
Keramik

KERAMIK

Kjersti Lunde kreiert aus vorgefun-
denen Gegenstanden bzw. deren
Teilen neue Objekte. Dabei wahlt
sie die verwendeten Dinge nach
den ihnen innewohnenden histo-
rischen Assoziationen und Inhalten
aus. Durch die Kombination, das
Neuschaffen von Gegenstanden
aus bereits existierenden Dingen
versucht sie, zwischen Vergangen-
heit und Gegenwart zu vermitteln.
Sie zieht die Objekte aus ihrem
urspriinglichen Zusammenhang
heraus, stellt sie in neue Bezlige
und narrative Sequenzen ein. Als
Anlass fir ihr Verwandeln von Be-
stehendem gilt Kjersti Lunde die
Tatsache, dass jeder Mensch von
einer Fulle von Gegenstanden um-
geben ist, zu denen er eine unter-

schiedliche Beziehung besitzt, Gber
die auf diese Weise reflektiert
wird. Mit der Transformation von
solchen Gegenstanden geht es ihr
zudem um das Hinterfragen von
funktionalen, kiinstlerischen, kul-
turellen Fragestellungen sowie
Erwartungen.In den ausgestellten
Arbeiten beschaftigt sie sich mit
keramischen Tierfiguren, die sie
auf unibliche Weise miteinander
kombiniert bzw. mit Gebrauchs-
geschirr zusammenstellt, das als
solches dann nicht mehr zu ver-
wenden ist, sondern vielmehr

als Sockel oder Podest flir eine
Figurengruppe fungiert.
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»Tayutafu«; Kuchenplatten; Ton, Urushi, oxidierend gebrannt; 4X12X12 cm, 3X30X30 cm

Shogo Nunoshita
Japan
geb.1990

Mezon-Kodosa 404,
Higashinippori 4-6-3
Arakawa-ku, Tokio 116-0014, Japan
s.nunoshita@gmail.com

Seit 2010
Tokyo University of the
Arts, Japan: Keramik
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In Japan wird zum Servieren von
SuRigkeiten ein gefaltetes Stlick
Papier verwendet. Urspriinglich
diente wohl ein Blatt als Unterlage.
Die ausgestellten Platten von Shogo
Nunoshita wollen einen Ersatz fiir
diese traditionellen Verfahren bie-
ten, der dennoch an das Papier-
vorbild erinnert. So verweisen die
quadratische Form und die Muste-
rung auf Chiyogami-Papier, das
gerne flr Origami verwendet wird.
Die Farben werden bei diesen
Papieren im Siebdruckverfahren
auf Kozopapier aufgetragen, das
aus der Rinde des Maulbeerbau-
mes gewonnen wird. Durch die
Wahl eines kleinteiligen Musters
entsteht ein lebendiger, fast wellen-
artiger Effekt, der auf den Betrach-

ter beruhigend und entspannend
wirken soll. Die Muster werden in
die Platten eingelegt und lassen
auch an Achatarbeiten denken.
Der Verweis auf das Papiervorbild
wird durch einen Lackliberzug
unterstrichen, der die Glatte der
Oberflache betont. Die schlichten
Arbeiten Uberzeugen durch die
Farbigkeit und die Feinheit des
Musters sowie durch ihr ausge-
wogenes und doch spannungs-
volles Miteinander.

KERAMIK



»Bio-Vasenc; Porzellan, in Gipsformen gegossen; je 24X10X10 cm

Mira Podmanicka
Slowakische Republik
geb.1981

PriVahu g5

03406 Ruzomberok
Slowakische Republik
podmanicka@vsvu.sk

1999-2006

Academy of Fine Arts and Design,
Bratislava, Slowakische Republik:
Bildhauerei

2008-2009

Academie Royale des Beaux Arts
de Bruxelles, Brissel, Belgien:
Bildhauerei

Markéta Novakova
Slowakische Republik
geb.1978

1998-2003

University of J. E. Purkyne, Usti nad
Labem, Tschechische Republik:
Faculty of Fine Art and Design,
Studio of Ceramics and Porcelain

KERAMIK

2003-2005

Academy of Fine Art and Design,
Bratislava, Slowakische Republik:
Studio of Ceramics

Seit 2005

Academy of Fine Art and Design,
Bratislava, Slowakische Republik:
Studio of Ceramics, PH-D Fine Arts

Die »Bio-Vasen« entstanden in
Zusammenarbeit mit Markéta
Novakova in Porzellan, das in Gips-
formen gegossen wurde. Schlichte,
einfache, schlanke Formen werden
mit plastischem Dekor aus Blumen
kombiniert. Dabei nimmt der Be-
wuchs von Vase zu Vase zu. Die
Serie startet mit einer undekorier-
ten Vase, und es kommen bei jeder

weiteren Vase zusatzliche Pflanzen
hinzu, wobei die vorhergehenden
immer sichtbar bleiben. Der Dekor
erinnert an ein Herbarium, eine
Sammlung getrockneter und ge-
presster Pflanzen, die im Rahmen
von Bestimmungsverfahren ange-
fertigt wurden, oder an ein Still-
leben, das die Pflanzen zu einem
bestimmten Zeitpunkt wiedergibt
und diesen Moment festhalt.

Die Pflanzen scheinen durch die
Genauigkeit ihres Reliefs und die
Feinheit ihrer Gliederung eine Be-
stimmung und Benennung zu er-
lauben. Die Zeitlichkeit im Ablauf
der Natur wird durch die Serie der
Vasen Ubersetzt und eingefangen.
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»Drei Tableaux«; Wandgestaltung; Steinzeug, keramische Zeichnungen auf Porzellanengoben, Terra Sigillata;

je 25X25X6 cm

Eva Rumpf
Deutschland
geb.1988

Bismarckstrasse 9
86159 Augsburg
Deutschland
eva.rumpf@gmx.net

2005-2008
Berufsfachschule fur
Keramik, Landshut,
Deutschland: Keramik

2010-2013
Fachschule flir Keramik-
gestaltung, Hohr-Grenz-
hausen, Deutschland:
Keramikgestaltung
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Eva Rumpf beschaftigt sich in
ihren keramischen Arbeiten mit
dem Thema des weiblichen Akts —
einmal in dreidimensionaler, das
andere Mal in zweidimensionaler
Form. Die Plastik ist durch gerun-
dete Formen bestimmt, die sich
uberschneiden und tberlagern.
Die Struktur der Oberflache soll
an Haut erinnern. Dabei geht es
jedoch nicht um das realistische
Nachbilden einer weiblichen Akt-
figur, sondern vielmehr um deren
Suggerieren durch die Arbeit mit
Ausschnitten und Teilformen, die
sich zu einer abstrakten Form zu-
sammenflgen. Einzelne Motive
und Formelemente erlauben dabei
den Bezug zum Vorbild und lassen
eine Aktfigur assoziieren. Bei den

Reliefs erscheint der Abstraktions-
grad noch hoher: zeichnerisch auf-
gefasste Arrangements befinden
sich vor grauen und weil3en Flachen
in spannungsvoll-dynamischem
Verhaltnis und sind tberlegt in
das quadratische Format einge-
passt.

KERAMIK



»The Skin of Porcelain — a Tactile Experiences; Installation aus Tastboxen und taktilen Greifinstrumenten; MDF,
Buche, Metall, Gummi, Porzellan, gegossen; je 140X 55X 40

Julia Schuster
Osterreich

geb.1989

Waltenbergergasse 9
1210 Wien

Osterreich
julia-schuster@inode.at

2009-2013
Freie Universitat Bozen,
Italien: Fakultat fur Design
und Kiinste, BA

2012

Praktikum bei der Porzellan-
manufaktur »mano
design«, Wien, Osterreich

Seit 2014

Praktikum an der Glass and
Ceramic School of The Royal
Danish Academy of Fine
Arts —The School of Design,
Bornholm, Danemark

KERAMIK

Das Projekt »The Skin of Porcelain
—a Tactile Experience« beschaftigt
sich mit den haptischen Aspekten
von Porzellan, die auf Experimenten
mit der subjektiven Wahrnehmung
von verschiedenen Porzellanober-
flachen bei blinden und sehenden
Menschen beruhen. Daraus ent-
stand die Idee fur insgesamt funf
Greifinstrumente, deren Form iden-
tisch gebildet ist, doch deren Ober-
flachen unterschiedlich gestaltet
sind. Dabei variiert auch die Wahr-
nehmung eines jeden Greifinstru-
ments danach, von welcher Seite
es haptisch erkundet wird. Als Aus-
gangspunkt fir die Formwahl gal-
ten Julia Schuster Elemente des
Tafelgeschirrs. So fugt sie Tellerfah-
ne, Henkel und Griff an die Grund-

form einer Schale an. Die Objekte
entstanden im Porzellanguss. Julia
Schuster arbeitet dabei mit den Er-
wartungen, die an ein Material ge-
stellt werden. So gilt als Kennzeichen
des Porzellans Glatte und Makel-
losigkeit, die sich in den strukturierten
Oberflachen der Greifinstrumente
nun gerade nicht finden. Die Objek-
te sind in Tastboxen aus MDF und
Buchenholz verborgen. Zwei runde
C)ﬁnungen erlauben es, die Hinde
in die Boxen einzufiihren. Julia
Schuster mochte mit ihrem Projekt
dazu aufrufen, sich in einer Zeit per-
manenter Ereignisse, Information
und Wechsel Zeit und Ruhe fiir das
Erfahren von sinnlichen Erlebnissen
zu nehmen, sich auf die eigene
Wahrnehmung zu konzentrieren.
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»Compartmentalisation«; Objekt; Keramik, aufgebaut, Zement, Karton, Netz; 65X 85x15 cm

Elise Sheehan
Australien
geb.1986

169 Nicholson Street
3057 Abbotsford
Australien
elise.sheehan@gmail.com

2005

RMIT (Royal Melbourne
Institute of Technology),
Melbourne, Australien:
Textildesign, TAFE Diploma

2009

Box Hill Institute of TAFE,
Australien: Engineering
Jewellery, Diploma

2010-2013

RMIT (Royal Melbourne
Institute of Technology),
Melbourne, Australien:
Gold- und Silberschmieden
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Elise Sheehans Objekte basieren
auf Vorstellungen eines jeweiligen
sozialen Umfeldes, das als Grund-
lage zur Erkundung von Prozessen
und Materialien, zum Erforschen
von Konzepten menschlichen
Verhaltens, von Emotionen, Sehn-
stichten und Trennungen fungiert.
Ihr dient das Gefal} an sich als ein
Sinnbild von Gefuhlen: Es umfangt
etwas bzw. steht flr eine bestimmte
Quialitat. So versucht Elise Sheehan,
Emotionen in konkrete Objekte zu
ubersetzen. In den ausgestellten
Arbeiten verdoppelt sich der
Behaltniseffekt, da nun auch die
Gefale selbst in einem weiteren
Behaltnis —einem Netz —angeord-
net werden. Diese Form verstarkt
den Effekt von Trennung und Aus-

sonderung. Dartliber hinaus er-
scheinen Elise Sheehans Arbeiten
als sorgfaltig ausbalancierte Kom-
positionen, in denen sich Formen,
Oberflachenstrukturen und Farben,
Gruppierungen in einem duferst
uberlegten Verhaltnis zueinander
befinden. Der durch das Netz-
behaltnis hervorgerufene Aus-
schnittcharakter, die dadurch er-
zielte Konzentration erlauben dem
Betrachter, vielfdltige Bezlige her-
zustellen und das kontrastreiche
Miteinander zu analysieren.

KERAMIK



Floris Wubben
Niederlande
geb.1983

Daalakkersweg 2-4
5641 JA Eindhoven
Niederlande
info@floriswubben.nl

2004-2008
Thomas More University

College, Mechelen, Belgien:

Design

KERAMIK

»Pressing Machine«; Maschine; Stahl, geschweifSt; 160 X40X 40 cm
»Turning Vase«; Vase; Epoxid-Ton, formgepresst in selbst entwickelter
Maschine; 23X17X17cm

Floris Wubbens Keramikobjekte
entstehen mit Hilfe einer von ihm
selbst entwickelten Maschine.
Sein Anliegen ist es, wieder ver-
starkt das menschliche Element in
die Arbeit mit einer Maschine ein-
zubinden, eine nach den detaillier-
ten Vorstellungen des Menschen
bediente Maschine zu entwickeln.
So richtet sich bei seiner »Pressing
Machine« die Erscheinung der
Objekte nach der Weise, wie die
Presse bedient wird. Jedes der in
der Maschine hergestellten Objek-
te ist dabei ein Original, da aus der
Kombination von mechanischer
Produktion und handwerklich-
kreativem Vorgang jeweils ein
individuelles Stiick entsteht. Als
Grundlage dient Floris Wubben

eine Mischung aus Epoxid- und
keramischem Ton. Die Oberflachen-
struktur entsteht durch Profile, die
mit der Maschine in den Ton ge-
presst werden. Die GefaRe von zu-
meist etwas unregelmafiger Form
kénnen eine glatte Oberflachen-
gestaltung mit tiefen Rillen be-
sitzen, so dass ein plisseeartiger
Effekt entsteht, oder dichte Rei-
hungen kleiner Zackenmotive auf-
weisen. Sie kdnnen auch von einer
Diagonalbewegung oder von einer
Torsion bestimmt werden, die den
Ton spiralig durchzieht, seine Ober-
flache aufraut und aufbrechen
|asst.
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Shiwa Rashtian
Iran/Niederlande

geb.1984

Trajanushof 48

3453 KP de Meern
Niederlande
www.shiwarashtian.com

2009-2013

Hogeschool voor de Kunsten,
Utrecht, Niederlande:
Product design
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»Eggpot«; Krautertopfe; Eierschalen, formgepresst

Shiwa Rashtians »Eggpot«-Projekt
basiert auf der Recycling-ldee, auf
Umweltbewusstsein, auf Uberle-
gungen zur Weiterverwendung
natlrlicher Nahrstoffe. Ausgehend
von der Information, dass in den
Niederlanden pro Jahr drei Billionen
Eier konsumiert werden, Uberlegte
sie, wie das Restmaterial — die Eier-
schalen, die Uber einen hohen
Kalziumgehalt verfiigen, - sinnvoll
genutzt werden konnte. Daraus
entwickelte Shiwa Rashtian die
Idee, aus den zerbrochenen Eier-
schalen Pflanzentopfe zu entwerfen.
Die Pflanzen nehmen die in den
Eierschalen enthaltenen Nahrstoffe
durch den Boden auf. Durch die
Verwendung von Eierschalen ver-
schiedener Hiihnersorten, von

Wachteln, StrauRen, Graugansen
und anderen Gansesorten ist die
Farbigkeit variierbar. Die Grundidee
war es, basierend auf der Eiform
eine GefaRkontur mit geraden
Linien zu entwickeln, das Oval in
eine eckige Form zu transferieren.
So sind die Topfe von schlichter,
einfacher Form und unterschiedli-
cher Hohe. Sie verbreitern sich zu
einer klar akzentuierten Schulter-
zone, um sich dann wieder leicht
einzuziehen. Dabei sind die Pro-
portionen, die Hohe der Schulter-
zone durchaus unterschiedlich
verteilt und angeordnet. Shiwa
Rashtian stellt die Topfe im Form-
pressverfahren her, so dass sie eine
steinartig gesprenkelte Oberflache
erhalten.

GEFARE AUS EIERSCHALEN
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»Pebble«; Gefalde; PET, Streckblasverfahren; je 33X 9xg cm

Henrik Bettels
Deutschland

geb.1987

Kleine Ulrichstr. 11
06108 Halle
Deutschland
www.loeserbetels.de

2008-2013

Burg Giebichenstein
Kunsthochschule Halle,
Deutschland: Industriedesign

KUNSTSTOFF

Henrik Bettels’ Projekt »Pebble«
verwandelt die industriell herge-
stellte PET-Flasche durch Manipu-
lation in ein individuelles GefalR.
Erimitiert dabei das serielle Streck-
blasverfahren mittels einfacher
technischer Vorgange. Durch eine
einfache Blasform, durch Druck-
und HeilBluft erhalt die Flasche ihr
neues Erscheinungsbild. Um den
funktionalen und dsthetischen
Ansprichen gerecht zu werden,
wird die Oberflache anschlieRend
durch Sandstrahlen veredelt und
ein besonderer Abschluss ange-
bracht. Die Flaschen sind durch
eine lebendige und abwechslungs-
reiche Kontur bestimmt, die durch
den Wechsel von unterschiedlich
breiten Abschnitten, zwischen ge-

wolbten Bereichen und geraden
Wandungsteilen entsteht. Dieser
Rhythmus wird durch die Verteilung
der klaren, transparenten und der
sandgestrahlten, matten Flachen
unterstrichen. Durch die Aufmerk-
samkeit gegentiber den Details
von Proportion und Oberflache er-
gibt sich ein jeweils eleganter und
harmonischer Eindruck. Wichtig
ist Henrik Bettels die Aufwertung
des Wegwerfmaterials durch den
sorgsamen Umgang mit dieser
Substanz. Hierin erachtet er einen
wesentlichen Unterschied zu vielen
der aktuellen Recycling-Projekte, die
er eher durch ihren provisorisch-
experimentellen Charakter be-
stimmt sieht.
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Lampe; Polypropylen, Stecksystem; 42X 69X 69 cm

Young Eun Lee
Stdkorea/Deutschland
geb.1981

Kathe-Kruse Str. 4, Hausnr.2.06
60438 Frankfurt am Main
Deutschland
2youngeun@gmail.com

2007-2010 Young Eun Lee kreiert in Polypropy-
Hochschule Pforzheim, len im Stecksystem aufwendige,
Deutschland: Schmuck und fantasievolle Lampen. Die pracht-
Objekte der Alltagskultur vollen, ausufernden, Uppigen Ge-

bilde erinnern in dem durchschei-
nenden Charakter des Materials
und der Form an Unterwasserlebe-
wesen oder fremdartige Bliten.
Sie lassen auch an Spitze oder
Flechtwerk denken. In der stark
gewolbten, ein- und ausschwin-
genden, kleinteiligen Gesamtform
verbinden sie Anregungen durch
Barock und 1970er Jahre mit einer
futuristischen Tendenz. Dabei liegt
Young Eun Lees Leuchten die Idee
von der Sprache als Zeichensystem
zugrunde, denn die Einzelformen
der Steckelemente beruhen auf
koreanischen Buchstaben. Die
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buchstabenférmigen Einzelteile
werden aus einer 0,35 cm diinnen
Polypropylen-Platte gestanzt und
durch Stecken miteinander ver-
bunden. Sie kdnnen ohne kompli-
zierte Verfahren zu Lampen oder
Taschen zusammengestellt werden
und bilden damit den Grundstock
fir eigene Entwdirfe und Ideen. Es
kommt dann bei der Genese der
Objekte jeweils zu einer Kommu-
nikation zwischen Entwerferin,
Nutzerln und BetrachterIn.

KUNSTSTOFF



Lian van Wanrooij
Niederlande

geb.1992

Boschstraat 81C

6211 AV Maastricht
Niederlande
www.lianvanwanrooij.com

2009-2013
Academy of Fine Arts and
Design, Maastricht, Nieder-
lande: Product design

LICHT

»Force x Distance«; Lampe; Metall, pulverbeschichtet;
30X150X150 CM

Die Lampe »Force x Distance« ist
ein bewegliches Licht, das durch
Kamerakrane inspiriert wurde.
Beim Kamerakran wird die Kamera
an einem langen Arm befestigt
und mit einem Gegengewicht
ausgeglichen. Hierdurch ist es
moglich, beim Filmen groRere
Distanzen oder Hindernisse leicht
zu Uberwinden. Die Beweglichkeit
der Lampe macht es moglich, dass
sie ganz nach den Bedurfnissen
des Benutzers, den Vorgaben des
Ortes und der jeweiligen Lichtsitu-
ation ausgerichtet werden kann.
Der lange Arm und die Drehpunkte
erlauben eine grolRe Flexibilitat.
Da die Beweglichkeit und das gra-
fische Erscheinungsbild der Lampe
im Vordergrund stehen, entschied

sich Lian van Wanrooij fur ein
zurlickhaltendes Material, fir
pulverbeschichtetes Metall, so
dass der Gesamteindruck mini-
malistisch und streng reduziert
erscheint. Der Name der Lampe
leitet sich von der Formel zur Be-
rechnung des Drehmoments her:
»Drehmoment = Kraft x Abstand«.
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Imogen Clarkstone
GroRbritannien
geb.1988

29 Cobham Chase
Faversham ME13 7QD
GrofRbritannien

www.iclarkstone.wordpress.com

2006-2008

University for the Creative
Arts (UCA), Canterbury, Grof3-
britannien: National Diploma
in Art and Design

2009-2012
Manchester School of Art,
GrolBbritannien: Three-
Dimensional Design

2012-2013

Birmingham City University,
School of Jewellery,
GrofRbritannien: Jewellery,
Silversmithing and Related
Products, MA
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»Minions«; Behalter; Kupfer, Holz, gebohrt, geformt, gelotet, patiniert,

geschnitten, geschmirgelt; 7X3X3cm

Imogen Clarkstone reflektiert in
ihren Behaltern Gber Form, umge-
benden und eingefassten Raum,
Uber das Verhaltnis und das Mit-
einander von Innen und AulSen.
Sie verwendet traditionelle Ver-
fahren der Metallblechverarbei-
tung, bevorzugt das Ritzen und
Falten von Kupferblech. Hierdurch
entstehen scharfe, kantige, funf-
eckige Formen. Durch die Gestal-
tung ihrer Objekte lenkt Imogen
Clarkstone die Aufmerksamkeit
sowohl auf den Raum innerhalb
des Behaltnisses als auch aulSer-
halb davon. Hierfur setzt sie glan-
zende Oberflachen, kantige Holz-
elemente, Auslaufer, die in den
Raum hineinragen oder Lotgrate
ein, die den Blick Giber das Behalt-

nis hinaus lenken. Ihr Anliegen ist
es, Behalter zu schaffen, die von
allen Seiten schon sind und ver-
schiedene interessante Perspekti-
ven bieten. Das dinne Blech und
die akkurate Faltung lassen die
Behalter fast wie aus Papier gefer-
tigt scheinen. Die Offnungen sind
fantasievoll und tberraschend
angelegt. So gibt es stangenartige
Finfeckformen, die in der Mitte
umgeknickt, abgerollt oder auf-
geklappt werden. Sie lassen tech-
nisch ausgeklugelte Offnungen
und Verschlisse assoziieren.

METALL



Polly Collins
GroRbritannien

geb.1990

Pleasance, 126/11

Edinburgh EH8 9TL
Schottland/GroRbritannien
www.pollycollins.co.uk

2009-2010

Plymouth College of Art and Design,
Grol3britannien: Foundation Diploma
in Art and Design

2010-2013
Edinburgh College of Art, Schott-
land: Jewellery and Silversmithing,
BA (Hons)

2012
West Dean College, North
Chichester, Gro8britannien:
Mokumegane

2013-2014
Edinburgh College of Art,
Schottland: Artist in Residence,
Jewellery and Silversmithing

METALL

»Soft Sugar Pot«; Gefal3; Britannia-Silber, Rolldruck, geformt, gelotet;
gXxX8X8cm

Polly Collins verleiht Gefalsen des
Alltags eine emotionale Qualitat.
Sie schafft aus Metallblech Formen,
die an alltagliche Objekte erinnern,
doch keine wirkliche Funktion be-
sitzen. Durch diese Ratselhaftig-
keit, die irrefihrenden Hinweise in
Hinblick auf Materialeinsatz und
Funktion werden die Objekte zu
Reflexionsauslésern. Sie sollen
nach Polly Collins zu einer ruhige-
ren Lebenseinstellung, zu einer
gewissen Entspannung, zu einem
intensivierten Bezug zwischen
Nutzerln und Gegenstand flhren.
Die Objekte wirken durch die
strukturierte, unregelmafige
Oberflache der Wandungen, den
schiefen Stand lebendig und agil.
Jedes GefaR erhalt eine individuelle

Erscheinung und einen spezifischen
Charakter. Polly Collins arbeitet
mit Metallblech, das sie wie Textil
behandelt, in das sie SGume und
Zwickel einarbeitet. Sie rollt textile
Strukturen ab, arbeitet mit ver-
schiedenen Hammern und Werk-
zeugen zum Treiben, die speziell
nach den eigenen BedUrfnissen
hergestellt wurden. Hieraus ent-
stehen weiche Formen, bei denen
sie mit den Erwartungen an das
Material spielt: Das als kalt und
sprode eingestufte Metall wird
durch ihre Bearbeitung zu etwas
Angenehmen und Weichge-
schwungenem.
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Monika Haneckova
Slowakische Republik
geb.1986

Studenohorska 17

84103 Bratislava
Slowakische Republik
www.monikahaneckova.sk

2002-2005
Josef Vydra-Hochschule fur
Angewandte Kunst und Design,

Bratislava, Slowakische Republik:

Textil

2005-2013
Academy of Fine Arts and
Design, Bratislava, Slowakische
Republik: Textil, Schmuck,
Textilrestaurierung

2008-2009
Austauschsemester an
der Goldschmiedeschule,
Pforzheim, Deutschland
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»Two Missing Soup Flavours«: »Cream of Chicken Campbell’s Soup« und
»Cheddar Cheese Campbell’s Soup«; Objekte; Blechdose, Sperrholz, Glas,
geatzt; je 24X17,5X9,5cm

Die Arbeit »Two Missing Soup
Flavours« von Monika Haneckova
basiert auf Andy Warhols Serie
von Campbell-Suppendosen. Die
32 Bildfelder in Siebdruck auf
Leinwand entstanden 1962. Aus-
gehend von einer Prasentation der
Serie, bei der zwei der Leinwande
fehlten, machte sich die Gestalte-
rin Gedanken Uber das Schicksal
dieser beiden Dosen. lhre zwei
Arbeiten gelten nun diesen beiden
in der Prasentation abwesenden
Dosen —HUuhnercreme- und Kase-
suppe. Die Dosen zeigen durch die
Beeintrachtigung der Form und
Oberflache — Locher, Auflosung
der Wandung, Rost —ein imagina-
res, wechselhaftes Schicksal und
diverse Schaden, die sie seit ihrer

Entfernung aus der Prasentation
erfahren haben. Monika Haneckova
greift auf die Suppendosen als
Sinnbild amerikanischer Ess- und
Konsumgewohnheiten zurtick. Durch
ihre Nutzlosigkeit, die Betonung
ihrer Verganglichkeit soll zu einer
Reflektion tber das Konsumver-
halten angeregt werden. Das Er-
scheinungsbild der Suppendosen
wurde per Hand auf Eisenblech-
dosen Ubertragen und dann mit
Atzverfahren gestaltet. Die Zier-
lichkeit der sich herauslosenden
Schriftzuge, die Verteilung des
Rosts auf der Oberflache betonen
die Schonheit und Poesie in der
Verganglichkeit.

METALL



Hendrik Hinrichs
Deutschland

geb.1985

Hohenweddrien 1

29571 Rosche
Deutschland
www.hinrichs.tumblr.com

2005-2009

Tischlerei & Drechslerei
Simonsen, Uelzen, Deutsch-
land: Ausbildung zum
Tischler und Drechsler

2011-2013
HAWK (Hochschule fiir an-
gewandte Wissenschaften
und Kunst) Hildesheim,
Deutschland: Metallgestaltung

METALL

Wiegemesser; unlegierter Werkzeugstahl,
geschmiedet; 7X7X3cm

Hendrik Hinrichs’ Wiegemesser
vermittelt beim fliichtigen Schauen
den Eindruck als handele es sich
um einen prahistorischen Faust-
keil. Es war das Ziel, ein eindrucks-
volles Messer zu gestalten, das
bereits durch sein aueres Er-
scheinungsbild interessiert und
zugleich durch einen kraftigen
Schnitt Gberzeugt. Durch das Auf-
greifen der Faustkeilform liegt das
Messer gut in der Hand, und durch
die Gewichtsverteilung fallt das
Schneiden sehr leicht. Zugleich
kontrastiert das archaische Er-
scheinungsbild mit zeitgenossi-
schen Geschmacksvorstellungen
in der Klichenausstattung, in der
glatte, glanzende Oberflachen
favorisiert werden. Durch den

optischen Kontrast und die dunkle
Oberflache wird das Messer in ei-
ner solchen Kiiche zum Blickfang.
Das Messer wird aus einem qua-
dratischen Block Kohlenstoffstahl
(unlegierter Werkzeugstahl) fast
bis zur endgultigen Form ge-
schmiedet, vorgeschliffen und
dann rotgliihend im Wasserbad
abgeschreckt und gehartet. Die
Oberflache zeigt Werkspuren und
Farben, die auf das Schmiedefeuer
und die Hammerschlage zurlck-
zuflihren sind und in deutlichem
Kontrast zu der fein polierten
Schneide stehen. Auf das Scharfen
und Polieren folgt eine Endbe-
handlung der Oberflache mit
Wachs, um die Oberflache vor
Korrosion zu schutzen.
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Koichi lo
Japan
geb.1987

3-5-4-2F Minami-Aoyama,
Minato-ku, 107-0062 Tokio,
Japan
io_sono_kouichi@me.com

2005-2009
Musashino Art University,
Tokio, Japan: Metalwork, BA

2010-2013

College of Fine Art, Seoul
National University,
Sudkorea: Metalwork, MA
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»Whirl Vase«; Vase; Kupfer, getrieben, patiniert; 21x18 x18 cm

Koichi lo verbindet in seinen
Gefallen zeitgenossische Form-
gebung, ein modernes Erschei-
nungsbild und traditionelle Tech-
niken, die bis ins 17.Jahrhundert
zurlckreichen. Seine dynamischen,
organisch geformten, aus Metall-
blech getriebenen Vasen und
Schalen sind durch stark heraus-
gewolbte, sich spiralig hochschrau-
bende Wilste und hammerge-
triebene Oberflachen gepragt.

Zu den traditionellen japanischen
Techniken der Patinierung und
Legierung, deren sich Koichi lo
bedient, zahlen Shakudo (Kupfer-
Goldlegierung), Kuromido (Kupfer-
legierung mit Arsen und Antimon),
Ni-iro-Patina, die das Kupfer dunkel-
rot farbt, oder die Shakudo-Patina,

durch die das Kupfer eine Farbig-
keit von Dunkelpurpur bis Schwarz
erhalten kann. Die ausgestellten
Arbeiten stammen aus der »Whirl«
(Wirbel)-Serie, die den Prozess und
die Moglichkeiten der Treibtechnik
eindrucksvoll veranschaulicht.
Gerade in dem Nebeneinander
von Gefalsen mit einander ent-
sprechender Formgebung, aber
einer Fertigung in unterschiedlicher
Legierung wird deutlich, wie aus-
schlaggebend die unterschiedlichen
Materialien darin sind, dem GefaR
einen spezifischen Charakter und
eine jeweils andere Stimmung zu
verleihen.

METALL



»Uprooted«; Wiirzgefalie; Kupfer, getrieben, gelotet, Email, Korallenbaumholz; 20 X6 X20 cm

Georgina Leung
GrofRbritannien

geb.1990

10/3 Ritchie Place
Edinburgh EH111DU
Schottland/GroRbritannien
www.georginaleung.co.uk

2009-2013

Edinburgh College of Art,
Schottland: Jewellery and
Silversmithing

METALL

Georgina Leungs Arbeiten doku-
mentieren ihre Auseinandersetzung
mit kultureller Identitat und Her-
kunft. Durch einen Studienauf-
enthalt entstand eine raumliche
Distanz zum Geburtsort in Nord-
irland und der Familie, die aus
Hongkong stammt, wodurch die
Pragung und enge Bindung an
das Gewohnte und Vertraute erst
deutlich wurden. Durch diese Er-
kenntnis angeregt und die eige-
nen emotionalen Bezlge reflektie-
rend, griff Georgina Leung in ihren
Arbeiten auf altmodisches Gerat
und die Erinnerung an das heimi-
sche Kochen zurlck. Sie variierte
asiatische WiirzgefalRe und Reis-
schalen aus Keramik und Ubertrug
deren Formen in Kupfer und Silber,

die —in Entsprechung mit einer
Glasur —mit Emailpuder versehen
wurden. Um die asiatische Kon-
notation zu verstarken, fugte sie
auch Bambus ein. Durch die viel-
faltigen Verweise auf die chinesi-
sche Kultur werden die GefaRe zu
einer Verkorperung von personli-
chen Erinnerungen der Gestalterin
und dokumentieren die Auseinan-
dersetzung mit ihrer eigenen
Vergangenheit und Herkunft.
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»Individual Mythologies«; Objekte; Kupfer, Bronze, abgesenkt, geschmiedet, patiniert; 8 X11xX8 cm,10X8x6 cm,
15X15X8 cm, 13X13X8 cmM, 10X12X10 €M, 15X8X 8 cm, 12X10X10 CM

Jiun-You Ou
Taiwan
geb.1982

5F, No. 29, Ln.328,Zhongzheng Rd.

23148 New Taipei City
Taiwan
www.oujiunyou.weebly.com

2009-2012

National Taichung
Agricultural Senior High
School, Taiwan
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Das Projekt von Jiun-You Ou basiert
auf dem Konzept der »Bricolage«
(franz. Bastelei), wie es Claude
Lévi-Strauss 1962 definierte. Hier-
nach wird der Gestaltung das Ver-
fligbare mit all seinen Einschran-
kungen zugrunde gelegt, woraus
neue Strukturen entstehen. Gegen-
uber dem herrschenden Uberfluss
an Materialien und der Vielfalt an
Techniken legt sich Jiun-You Ou
Beschrankungen auf: Sie verwen-
det nur Restmaterialien und ein-
fachste Werkzeuge. Durch Ham-
mern und den Einsatz von alltagli-
chen Gegenstanden als Ersatz fur
traditionelles Werkzeug entstehen
die Objekte. Die unterschiedlichen
Materialien und Formen werden
durch Léten verbunden.

Wichtig ist Jiun-You Ou das Zu-
sammenwirken der unterschiedli-
chen Elemente — Materialien und
Objekte —in einem labilen Verhalt-
nis, das sich bei jeder Anderung
verschiebt. Sie schatzt den rauen
und organischen Charakter ihrer
Arbeiten, in denen sie Andeutun-
gen von urspriinglichen Lebens-
formen erkennt und die als Grund-
lage einer eigenen Mythologie
oder Schopfungsgeschichte fun-
gieren konnten. Die Einzelformen
wirken wie vertrocknete oder im
Moor konservierte Friichte, Bluten,
Blatterblindel, Nisse oder Hilsen.
Sie scheinen zunachst biologisch
benennbar, entziehen sich jedoch
bei genauerem Hinsehen jeder
Bestimmung.

METALL



»Korbflickr«; Rucksack, Messer, Sage, Spalter, Schmaler, Leder, Kllipfel, zwei Blicher; Haselnussholz, Blumenesche,
Leder, Loden, Messerstahl, HSS, rostfreier Edelstahl, Nussbaum, Messing, Papier, geflochten, Lasercut, gedrechselt,
CNC-gefrast, an der Metalldrehbank bearbeitet, genaht, Fadenbindung; 40 X30X15 cm, 3X24X2,5cm

Philip Santa
Italien
geb.1990

Dr. Streiter-Gasse 24/4
39100 Bozen

Italien
philipsantai23@gmail.com

2009-2013
Freie Universitat Bozen,
Italien: Design und Kunst

METALL

Philip Santas Projekt »Korbflickr« zeuge und Informationsmaterial
ist als eine Einflhrung und An- werden in einem Rucksack aufbe-
leitung in die traditionelle Korb- wahrt, dessen Form die »tschai«-
flechterei aufzufassen. Er versucht Form aufgreift, eine lokale Korb-
damit, einen neuen praktischen form in Sudtirol. Mit dieser Aus-
Zugang zur Tradition der lokalen rustung soll zu einer eigenen
Korbflechterei in Stdtirol zu fin- Fertigung der »tschai«-Korbe

den. »Korbflickr« beinhaltet einen angeregt werden.
Satz an Werkzeugen, wie sie seit-
her flr die Korbflechterei verwen-
det wurden, nun jedoch mit den
heutigen Moglichkeiten verbessert
wurden. So sind Klingen austausch-
bar, wurden stark beanspruchte
Teile in Metall statt in Holz aus-
gefuhrt. Neben den Werkzeugen
beinhaltet das Set auch Biicher,
die das alte Wissen Uberliefern
und zugleich Anleitungen fir
eigene Arbeiten enthalten. Werk-
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»Lost Values»; Installation mit den Objekten »Time«, »Sweeper«, »Lighter«, »Stirring«; Metall, gesammelt,
montiert; insg. 1770 X300 X170 cm

Pieter Mark Schevers
Niederlande

geb.1990

Visotter 41

3831 DX Leusden
Niederlande
www.schevers.com

2009-2013

Hogeschool voor de Kunsten,
Utrecht, Niederlande:
Product design
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Als Anregung und Ausgangspunkt
von Pieter Mark Schevers Arbeiten
dienen bereits gebrauchte Mate-
rialien und Objekte, deren Zustand
nicht verandert wird, die aber in
einen neuen Kontext integriert
und Uberfiihrt werden. Pieter
Mark Schevers Ziel ist es, damit
auf alltagliche Handlungen und
Ereignisse aufmerksam zu machen.
Dabei werden die vorgefundenen
Elemente in solche Zusammen-
hange und Funktionen tberflhrt,
die keinen praktischen Sinn haben,
aber narrative Qualitaten und Ver-
weischarakter besitzen. Zugleich
wird damit aber auch auf die In-
haltslosigkeit vieler Aktionen und
Tatigkeiten hingedeutet und die
Aufmerksamkeit auf die Dinge

selbst gelenkt. Die jeweils kon-
struierte Maschine wird auf unge-
wohnliche, analoge Weise kontrol-
liert und ihre eigentlichen Ablaufe
erfahren eine Erweiterung. Die
Prasentation verweist auf die
unterschiedlichen Stadien des
Projekts: eine Ansammlung von
weggeworfenen Teilen, eine Aus-
wahl von herausgesuchten und
geordneten, weiter zu verwenden-
den Einzelelementen, die konstru-
ierten Gerate und schlief8lich Bild-
schirme, die diese Gegenstande in
Bewegung zeigen.

METALL



Sebastian Amelung
Deutschland
geb.1981

Miriam Aust
Deutschland

geb.1984

Kohlenstr. 20

34121 Kassel
Deutschland
www.aust-amelung.com

2004-2011 bzw. 2010

Kunsthochschule Kassel,
Deutschland: Mobeldesign

MOBEL

Das Projekt »a book box« des Teams
von Miriam Aust und Sebastian
Amelung kombiniert Holzkasten
mit gelesenen Blchern. Dieses
ermoglicht es, Blicher, die gerne,
aber lange nicht mehr gelesen
wurden, einer neuen Funktion
zuzufiihren. Sie werden damit fur
ihren Besitzer wieder nutzlich.
Das Buch dient als Klappe, als
schiebetlrartiger Verschluss des
an der Wand befestigten Holz-
kastens. Seine Farbigkeit, die
Gestaltung von Cover und Riicken

dienen als Dekoration des Kastens.

Die Lampenserie »like paper«
wiederum umfasst Leuchten aus
Beton, die allerdings den Eindruck
vermitteln, als seien sie aus Papier
gefaltet. Dieses bezieht sich nicht

»a book box«; Regalelement; Holz, CNC-gefrast, Buch; je 32X24X20 cm

nur auf die eingefligten Knicke,
Falten und Dellen, sondern auch
auf die Oberflache, die diejenige
des Papiers in Beton imitiert. Jede
der in Beton geschwenkten Lam-
pen ist ein Unikat, obwohl sie alle
auf dem gleichen Schnittmuster
beruhen. Die diinnwandige, eben-
maRige Verarbeitung des Materials
ist durch das Ausschwenken ver-
lorener Formen mittels einer Rota-
tionsmaschine moglich —ein Ver-
fahren, das hier erstmals Anwen-
dung im Werkstoff Beton findet.
Die Art und Weise der Verformung
und der sich daraus ergebende
Lichteinfall legen eine Nutzung
der Lampen eher als Decken- oder
liegende Tischlampe nahe.
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»Ex novo; Blicherregal und Nachttisch; recyceltes Holz; 180X 115X 20cm, 50X 80X 26 cm

Jacopo Coen
ltalien

geb.1990

ViaTrento 47,c.p.33
Lucera CAP 71036
ltalien
jaco.coen@yahoo.it

2009-2013
Freie Universitat Bozen,
ltalien: Kunst und Design

7

Jacopo Coens Mobelserie »Ex Novo«
ist aus recyceltem Holz gearbeitet.
Der Entwurf entstand in Ausein-
andersetzung mit der Wiederver-
wendung von Materialien, als Bei-
trag zu Nachhaltigkeit und gegen
Verschwendung. Jacopo Coen ar-
beitete mit einer Firma zusammen,
deren Ziel es ist, aus der Wieder-
verwendung von Mobeln neue Be-
rufsmoglichkeiten zu erschliefen.
So soll das modulare System »Ex
Novo« auf dem Gelande des Betriebs
produziert werden. Der Name des
Systems verweist auf das Ziel, aus
etwas Altem etwas Neues zu ma-
chen. Jacopo Coen gibt bei seinem
Staumobel eine Grundstehflache
mit seitlichen Wangen auf schrag
angefligten Beinen vor, auf der

nach Belieben viereckige, in sich
leicht schiefe Elemente neben- und
ubereinander angeordnet werden
kénnen, die als Regalelemente
dienen. Durch die Flexibilitat, die
frische, spontan anmutende An-
ordnung der Elemente und den
Eigenanteil des Nutzers entsteht
ein reizvolles, variables Mobel, des-
sen Einzelteile immer wieder nach
den jeweiligen Bedurfnissen und
dem personlichen Geschmack zu-
sammengestellt werden konnen.

MOBEL



Yvonne Gallmetzer
[talien

geb.1991

Sibyllastr.4 C

39012 Meran

[talien

gallmetzer yvonne@hotmail.com

Seit 20m
Freie Universitat Bozen, Italien:
Produkt- und Grafikdesign

MOBEL

»Umsarnt«; Hocker im Sarnerkleid mit Taschen; Larche, Schaumgummi,

Schafswolle, gestrickt; 46 X41X41cm

Yvonne Gallmetzers Hocker ent-
standen in Auseinandersetzung
mit der Sudtiroler Handwerkstra-
dition in den Bereichen Wollver-
arbeitung, Stricken und Holzver-
bindungen. Ihr Ziel liegt in der
Verbindung von Tradition und
Moderne. Die beiden Sitzhocker
vereinen die Funktion einer Sitz-
moglichkeit mit derjenigen von
Stauraum. Der Hocker »Umsarnt«
besitzt eine wiirfelformige Struk-
tur aus Holz, die von Streifen aus
gestrickter Schafswolle umgeben
wird. Die Streifen sind so mitein-
ander verflochten, dass sich an der
AuRenseite kleine Taschen bilden,
in die Dinge hineingesteckt wer-
den konnen. Die Taschen werden
durch einen schmalen orangefar-

benen Kantenstreifen betont, der
dem Hocker zugleich ein moder-
nes Erscheinungsbild verleiht. Der
Hocker »Kamott« wiederum ist
von strengem, funktionalem Ent-
wurf. Erist in den in Sidtirol hau-
fig verwendeten und gelaufigen
Holzarten Fichte und Larche aus-
gefuhrt. Auch fir die Holzverbin-
dungen wird auf Sudtiroler Tradi-
tionen zurlickgegriffen. Die Wahl
bewdahrter Verfahren, die bei re-
gionalen Holzbanken Anwendung
fanden, verleiht dem Hocker zu-
gleich Stabilitat und Eleganz. Bei
diesem Hocker lasst sich die Sitz-
flache aufklappen. Darunter be-
finden sich Stofftaschen mit drei-
facher Unterteilung, die durch ei-
nen Klettverschluss befestigt sind.
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Jan Lutyk
Polen
geb.1986

Polinezyjska 1/64
02-777 Warschau
Polen
janlutyk@gmail.com

2006-2010
Universitat Warschau,
Polen: Kulturanthropologie

2009-2013
Academy of Fine Arts,
Warschau, Polen:
Produktdesign
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»Ribbon Stool«; Hocker; Sperrholz, gebogen; 48 X35X35cm

Der »Ribbon Stool« ist das Ergebnis
von Uberlegungen und Experimen-
ten Jan Lutyks zu den Eigenschaf-
ten von Sperrholzmaobeln. Jan Lutyk
vermutete, dass noch nicht alle
Moglichkeiten ausgereizt seien, die
die Flexibilitat des Materials an-
bietet, und experimentierte mit
dreidimensionalen Formen mit
prononcierter Biegung, wobei er
nach einer gelungenen Verbindung
von Leichtigkeit und Stabilitat
suchte. Basierend auf Biegeproben
mit Holzfurnierstreifen wurde ein
Hocker von solider Konstruktion
und organischer Formgebung ent-
wickelt, wurden die spezifischen
Materialqualitaten als Grundlage
fir die Formfindung genommen.
Jan Lutyk entschied sich fur ein

Grundmodul mit einem Bein. Der
Hocker besteht aus drei identischen
Einheiten, die unterhalb der Sitz-
flache miteinander verbunden
werden. Es ergibt sich daraus eine
leichte, elegante, kontinuierliche
Schleifenbandform. Zugleich ver-
leiht das Bandprinzip den Eindruck
von Beweglichkeit und Dynamik.
Der stapelbare Stuhl wird aus
lokalem Buchenholz gefertigt, das
preiswert und leicht verfligbar ist.
Die Konzentration auf ein Modul
hat den Vorteil einer preiswerten
Produktion, da nur ein Teil herge-
stellt werden muss. Der Stuhl
wiegt lediglich 1,5 Kilogramm und
ist dadurch leicht bewegbar und
vielfaltig einsetzbar.

MOBEL



Jelle Mastenbroek
Niederlande
geb.1988

Daalakkersweg 4

5641 JA Eindhoven
Niederlande
www.jellemastenbroek.nl

2007-2012
Design Academy, Eindhoven,
Niederlande: Well-being

MOBEL

»Splendour Lender«; Musikautomat aus Prunkschrank und Geschirr;
Holz, Glas, Porzellan, Metall; 230X200X50 cm

»Splendour Lender« ist ein Mdbel,
das verschiedene Traditionen und
Gedanken in sich vereint. Durch
die Wahl des »pronkkasten«, eines
Schranktypus, der mit Reprasenta-
tion und Reichtum verbunden wird
und der hinter seinen Glasscheiben
eine Porzellansammlung prasen-
tiert, verweist Jelle Mastenbroek
aufdas Thema Status und gesell-
schaftliche Position. Er reflektiert
uber den Stellenwert von Status in
einer Zeit von instabilen Moralvor-
stellungen und wirtschaftlichen
Krisen.Vielmehr zeigt er die wahre
Bedeutung von Geld: das Erzeugen
von Gllck und Freude. Beim »Splen-
dour Lender« erfolgt dieses durch
das Einwerfen einer Miinze, die
uber das Porzellan herunter gleitet

und dann unten wieder heraus-
fallt. Dadurch wird das Porzellan
lebendig und der Wert des Geldes
als Tauschgut offenkundig —in
diesem Falle fur das Geflihl des
Glicks, das durch das Spiel auf
dem Porzellan erzeugt wird. Der
Gegenwert flr die Miinze ist das
Erlebnis, diese wie in einem Spiel-
automaten Uber das Porzellan
hupfen zu sehen und wie bei ei-
nem Musikautomaten Gerdusche
zu horen. Die Arbeit ist als Beitrag
dazu zu verstehen, wie die Lebens-
qualitat ohne Geldausgaben zu
verbessern ist. Hier erfolgt diese
durch die kostenlose musikalische
Erfahrung und das visuelle Ver-
gnugen.
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»Normal Chair«; Stuhl; Holz, gedrechselt, Kunststoff; 77X 44X 40 cm

Agata Matlak-Lutyk
Polen

geb.1990

Polinezyjska 1/64

02-777 Warschau

Polen
agatamatlak@gmail.com

2009-2013
Academy of Fine Arts,
Warschau, Polen: Produktdesign
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Agata Matlak-Lutyk beschaftigt
sich mit dem Thema des Durch-
schnittlichen und der Normalitat.
In ihrem »Normal Chair« erkundet
sie unter diesem Aspekt Grund-
lagen des Mobeldesigns. Als Basis
des Mobeldesigns erachtet sie

die Aspekte von Klarheit, Funktio-
nalitat und Einfachheit, die zwar
zunachst ein Objekt zurlickhaltend
und unauffallig erscheinen lassen,
aber zu einem Uberzeugenden
und nachhaltigen Effekt fiihren
kénnen, gerade im Nachvollzug
der Konzentration auf das Wesent-
liche und der gelungenen Ausnut-
zung inharenter Moglichkeiten.
So gestaltete sie ihren eigenen
Entwurfin Hinblick auf Integra-
tion in eine Umgebung, Unauf-

falligkeit, hohe Funktionalitat
sowie Individualitat. Hierin stellt
sie sich bewusst gegen die gan-
gige Tendenz, immer auffalligere
und ungewodhnlichere Entwiirfe
flr Mobel zu erfinden bei gleich-
zeitiger Zuriicknahme funktiona-
ler Erwdgungen. Vielmehr mochte
sie in ihren Entwdirfen zu den
urspriinglichen Grundlagen des
Designs zuriickkehren, zu einfa-
chen Mobeln, die nicht nur durch
ihre Aufmerksamkeit gegentiber
Details,den Umgang mit Propor-
tionen, die Uberlegte Material-
wahl und ihre Zeitlosigkeit tber-
zeugen, sondern auch durch Kom-
fort und Soliditat.

MOBEL



Oliver Meier
Schweiz
geb.1981

Zypressenstr.126
8004 Ziirich

Schweiz
www.studiomeier.com

1997-2001

Kasimir Meyer AG, Wohlen,
Schweiz: Lehre zum Offset-
drucker

2005-2006
Hochschule Luzern,
Schweiz: Vorkurs
Gestaltung

2006-2009

Zlrcher Hochschule der
Kinste, Schweiz: Design,
Kunst

MOBEL

»Glass Scapes«; Beistelltisch mit Vase; Eiche, gedtibelt, Glas,
mundgeblasen; 62X56X56 cm

In der Serie »Glass Scapes« ver-
bindet Oliver Meier das Schreiner-
und Glasblaserhandwerk im The-
ma des Beistelltisches mit Vase.
Beide Gewerke und Materialien
werden durch das Element Feuer
definiert —fihrt es zur Vernichtung
des Holzes, so ist es zur Genese
und Formgebung des Glases un-
erlasslich und hinterlasst bei den
Tischen selbst Spuren, die auf den
Herstellungsprozess verweisen.
Inspiriert wurde Oliver Meier von
der asiatischen Kunst der Gestal-
tung von Miniaturlandschaften
(jap. Saikei). Bei ihm bilden Tisch
und Vase eine Landschaft, wobei
Tisch und Vase in Form, Hohe,
Proportionen, Rundungen auf-
einander bezogen sind und in die

Vase eingefligte Zweige diesen
landschaftlichen Charakter noch
steigern. Die Vasen scheinen z.T.
die Tischplatte zu durchstofRen
und reichen in den Raum zwischen
den Tischbeinen hinein. Die Beine
des Tisches aus massiver Eiche
sind nach traditioneller Art durch
die Platte gedubelt. Die Vasen
wurden mit einer Holzform direkt
in den Tisch geblasen. Die dadurch
entstandene Verkohlung des Tisches
ist beabsichtigt; sie verweist auf
das Handwerk des Glasblasers.
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»Biarritz«; Display- und Storage-Furniture; roher Stahl, WIG schwei8en, gewachst, Eichenstiicke;

220X300X120 M

I:ukas Moosmann
Osterreich
geb.1982

Liechtensteinstr. 24/13
1090 Wien
Osterreich

moosmann.lukas@gmail.com

2007-2013

Universitat fur angewand-
te Kunst, Wien, Osterreich:
Industrial Design

20M
Erasmus-Auslandsstudium,
IADE, Lissabon, Portugal:
Industrial Design, Fotografie
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»Biarritz« erscheint als ein skulp-
tural aufgefasstes Prasentations-
und Stauraummobel fir Kleidung,
das sowohl fliir Geschafte, Messen
als auch fir den Privatbereich kon-
zipiert ist. Es kann frei oder an der
Wand aufgestellt werden, ist zerleg-
bar und kann mit einer Aufbauan-
leitung von einer Person montiert
werden. Das Mobel ist so konzipiert,
dass es in lokalen Werkstatten und
nicht industriell gefertigt werden
soll. »Biarritz« bildet ein Gittermus-
ter, das in seiner Abstraktheit zu-
gleich Zuriickhaltung und Dyna-
mik vermittelt. Dadurch ist es ein
idealer Hintergrund fur Kleidungs-
stlicke, die durch Formen- und
Farbvielfalt gepragt sein kénnen.
Die an Blgeln aufgehangten Klei-

dungsstiicke flgen sich zu einer
Art Mobile zusammen. Durch die
unterschiedliche Lange und den
Winkel der Stangen ergeben sich
eine Fulle von Moglichkeiten der
Hangung: mal abwechslungsreich
und unregelmaRig, mal gereiht.
Hierdurch kann auf die Menge
und den Charakter der jeweiligen
Kleidungsstlicke reagiert werden.

MOBEL




Beistelltisch aus der Serie »Das kleine Schwarze«; Metall, gekantet, pulverbeschichtet; 72X32X32 cm

Antje Pesel
Deutschland
geb.1986

Triftstr.1

06114 Halle
Deutschland
www.antjepesel.de

2006-2010

Hochschule fiir Bildende
Kunst Braunschweig,
Deutschland: Industrial
Design

2010-2013

Burg Giebichenstein Kunst-
hochschule Halle, Deutsch-
land: Industrial Design

MOBEL

Antje Pesels Stausystem »Das kleine
Schwarze« spielt mit den Moglich-
keiten eines schwarzen Hohlraums
im Inneren eines weil3en Objekts.
Das Schwarz l3sst die Offnung wie
eine geschlossene Flache wirken.
Die weie Oberflache verstarkt
diesen Effekt, indem sie das Licht
reflektiert. Der schwarze Innen-
raum verschwindet je nach Licht-
einfall im Schatten der Form und
ist,abhangig von dem jeweiligen
Blickwinkel, mehr oder weniger
sichtbar. Dabei ergeben sich inter-
essante Effekte, gerade wenn das
Objekt an einer weilRen Wand be-
festigt ist: In bestimmten Blick-
winkeln scheint sich diese zu 6ff-
nen und den Blick in eine geheim-
nisvolle Tiefe preiszugeben, aus

der sich Dinge herausldsen.
Gleichzeitig konnen je nach Mon-
tierung aber auch Dinge aus dem
Blick verschwinden und verborgen
werden. Antje Pesels »Das kleine
Schwarze« gibt es in vier unter-
schiedlichen Formen, die nach den
individuellen Wiinschen anzu-
bringen sind. Drei davon sind als
Wandobjekte konzipiert, eines als
Beistelltisch.
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Chutatib Promgul
Thailand/Gro3britannien

geb.1984

Flat A 28 Broadgate, Lincoln
Lincolnshire LN2 sAQ
GrofSbritannien

www.ladywoodborer.blogspot.co.uk

2003-2008
Silpakorn University, Bangkok,
Thailand: Architektur

2012-2013

University of Lincoln,
Grol3britannien: 3D-Design, MA
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Aufbewahrungsmaobel aus der Serie »Legs«; Blechkiste, Holz,
gesagt, gebohrt, geschnitzt; 40 X50X30 cm

Chutatib Promgul ist durch seine
Kindheit in Thailand und die Tatig-
keit seines Vaters als Besitzer eines
Gutshofes gepragt. Der Vater wid-
mete sich erst der Rinderzucht,
dann dem Anbau von Teakholz
und Gummibaumen. Der wech-
selnde Nutzen der Landflache und
der Vater, der viel fertigte, dienen
dem Gestalter als Vorbild und
Ausgangspunkt fur »green design«.
Er will mit seinem Projekt in der
Landwirtschaft Tatige anregen,
aus den ihnen zur Verfligung
stehenden Materialien Dinge her-
zustellen und bereits bestehende
Gegenstande einem neuen Nut-
zen zuzufiihren. In diesem Sinne
versteht er seine »Leg Series«
(Bein-Serie), bei der ein beliebiges

Objekt - sei es ein Teil der Natur
wie der Teil eines Baumstamms
oder ein von Menschen gefertigter
Gegenstand wie Koffer und Kisten —
durch das Hinzufligen von Beinen
in ein Mobelstick transformiert
wird. Zugleich erachtet er die
psychologische Seite des Projekts
als relevant, da sie die Kreativitat
fordert und den Blick auf die
Umgebung scharft. Fiir Chutatib
Promgul ist sein Projekt nur Teil
eines fortlaufenden Prozesses, der
sich mit der Geschichte und dem
Material der Gegenstande be-
schaftigt und diese fortschreibt
bzw. verwandelt.

MOBEL



»Cabinet and Lamp« aus der Serie »Combination Objects«; Stahl, pulverbeschichtet, CNC-Lasercutting,

60X58X39Ccm

Samuel Treindl
Deutschland
geb.1980

Hafenweg 28

48155 MUnster
Deutschland
www.samuel-treindl.de

1999-2002
Lehre zum Drechsler:
Gesellenprifung

2003-2005
Akademie flr Gestaltung, Minster,
Deutschland: Gestalter im Handwerk

2005-2009
Fachhochschule Minster,
Deutschland: Produktdesign

2012-2013

Kunstakademie, Miinster,
Deutschland: Freie Kunst

MOBEL

Samuel Treindls pulverbeschichtete
Stahlmobel fallen durch ihre schlich-
te, funktionale Form, die an Spinde
oder Krankenhausnachttische er-
innert, und die ungewodhnliche Far-
bigkeit sowie ihr Durchbruchorna-
ment auf. So sind aus den Wanden
der Schranke verschiedene Formen
herausgeschnitten und erlauben
damit einen Blick ins Innere. Samuel
Treindl baut aus den herausge-
schnittenen Flachen Lampen oder
Uhren, so dass aus einem Basisob-
jekt zwei Gegenstande entstehen,
die beide dieselbe Farbigkeit aufwei-
sen. Diese »Combination Objects«
sind Teil des »Parasite Production
Projects«, das sich auf das Entste-
hen von Gegenstanden in gegen-
seitiger Abhangigkeit bezieht. Der

Produktionshintergrund wird dabei
zu einem Ornament, der Herstel-
lungsprozess und die Produktions-
geschichte werden anschaulich.
Eine zweite Serie, die »Left over
Objectsx, ist durch die starkere
Aufbrechung der Wande gekenn-
zeichnet, da aus ihnen eine Fiille
von Objektteilen herausgeschnitten
wurde. Diese Mobel scheinen eher
als Materialbasis fur die Fertigung
von anderen Gegenstanden zu die-
nen und werden zu einer Art Skelett
reduziert. Die Durchbrechungen
erscheinen in der Anordnung eher
als Ornament als bei der anderen
Serie, bei der die Wirkung durch den
Kontrast von geschlossenen und
offenen Flachen, durch die Asym-
metrien hervorgerufen wird.

8o




»Character of Human Activity«; gebrauchte Mdbel und Fundstiicke, montiert; 250X200X160 cm

Sander Wassink
Niederlande

geb.1984

Daalakkersweg 4

5641 JA Eindhoven
Niederlande
sander@sanderwassink.nl

bis 2012

Design Academy, Eindhoven,

Niederlande: Design
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Sander Wassinks Arbeiten liegt die
Auseinandersetzung mit der Viel-
zahl von stets neu entstehenden
Produkten zugrunde, der eine Fulle
von Gegenstanden gegenubersteht,
die weggeworfen, dem Verfall Gber-
lassen werden, die kaputt und auf-
gegeben sind. Der standige Produkt-
wechsel streicht jegliche Spuren
von Geschichte und Erinnerung.
Sein Ziel ist es nun, sich mit Vor-
stellungen von Schonheit und
asthetischem Wert zu beschaftigen
und diese mit Uberlegungen zur
Neunutzung von beschadigten
Flachen und Konstruktionselemen-
ten zu verbinden. Sein Projekt
»Character of Human Activity« ba-
siert auf der Idee von offentlichen
Raumen flr gemeinschaftliche

Aktivitaten und beruht auf der
Reflexion nach den Bedrfnissen
und Vorstellungen solcher Raume,
geht der Frage nach, wie die Men-
schen darin agieren. Die Grundlage
wurde nun nicht auf dem Papier
entworfen, sondern die Konstruktion
entstand vielmehr als eine Folge
von Formen, die sich sukzessive
nach den sich abzeichnenden Be-
dirfnissen richteten und an diese
anpassten. Damit wird das Objekt,
das aus Stuhl-, Tisch-, Stau-, Ablage-
elementen besteht, welche durch
Holz- und Metallverbindungen zu-
sammengehalten werden, zu einem
im Wandel begriffenen Zeugnis
flr die Komplexitat menschlicher
Interaktion mit den Dingen und
der Umgebung.

MOBEL



Karolin ReiR
Deutschland

geb.1984

Wilhelmstr. g5

52070 Aachen
Deutschland
karolin_reiss@web.de

2006-2009
theuer+scherr, Mannheim,
Deutschland: Lehre zur
Vergolderin

2011-2014

Akademie fur Handwerks-
design Gut Rosenberg,
Aachen, Deutschland:
Handwerksdesign

PAPIER

»CMY-Tapete«; Makulaturtapete, 3-Farbsiebdruck; goox53 cm

Karolin Reil3 geht es darum, aus
Mill ein Gestaltungsmittel zu
machen, das selbst in der inno-
vativsten Wohnung Bestand hat.
Unter dieser Vorgabe beschaftigte
sie sich mit dem Thema »Tapete«.
Basierend auf eigenen Fotoarbei-
ten entwickelte sie eine rapport-
fahige Abstraktion, bei der der
Schwerpunkt auf Farbe und Form
liegt. Um ein industrielles Druck-
verfahren in das Handwerk zu
ubertragen, wurde mit dem Halb-
tonraster gearbeitet und im Drei-
Farb-Siebdruck gefertigt. Daraus
entsteht eine Tapete, die durch ihre
Neuinterpretation den Ursprung
der Motive kaum noch erahnen
lasst und eine eigenstandige
Asthetik prasentiert.
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Christine Bukkehave
Danemark
geb.1982

Philip schous vej 20, 2tv

2000 Frederiksberg-Kopenhagen
Danemark
www.christinebukkehave.dk

2006-2009

Vakschool Schoonhoven,
Niederlande : Schmuckge-
staltung und Goldschmieden

2009-2012

Institut for £delmetal,
Kopenhagen, Danemark:
Schmuckgestaltung
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»Weeping Tree«; Brosche; Treibholz, Bernstein,

18kt Gold; 11X6X2 cm

In der Serie »Cast Away« beschaf-
tigt sich Christine Bukkehave mit
der Kraft des Meeres, besonders

in Hinblick auf seine Einwirkung
auf Materialien, auf deren Struktur,
Oberflache und Form, aber auch in
Hinblick auf das Verschlingen und
Freigeben von Dingen, die als Fund-
stlicke einen neuen Charakter er-
halten. In »Cast Away« verarbeitet
sie Bernstein und Treibholz und
greift ihr Thema, die Kombination
natlrlicher und vom Menschen
hergestellter Formen, auf. Sie
verwendet dabei Holz von Schiff-
wracks: Das Holz als natlrliches
Material wird vom Menschen zu
Schiffen weiter verarbeitet, die
aber wieder von der Natur zerstort
werden. Das Holz erhalt durch die

See ein neues Erscheinungsbild.
Beide Materialien, der Bernstein
und das naturliche, bereits bear-
beitete Holz, werden von Christine
Bukkehave weiter behandelt und
zu einer neuen Form kombiniert.
Ihre Arbeiten verweisen assoziativ
auf das Meer, auf verborgene Ge-
schichten und verschiedene Kultur-
kreise. Als Kontrast verwendet

sie Gold fir die Broschierung der
Rickseiten oder fur Halterungen
an der Vorderseite, wobei sie eine
eckige Formensprache wahlt, die
sich von den naturlichen, organi-
schen Formen abhebt. Zugleich
erinnert das Gold an die Kostbar-
keiten, die auf dem Meeresgrund
liegen.

SCHMUCK



Patricia Domingues
Portugal/Deutschland
geb.1986

Hauptstr.148

55743 Idar-Oberstein
Deutschland
www.patriciadomingues.pt

2005-2008

Escola Secundaria Artistica
Antonio Arroio, Lissabon,
Portugal: Metallgestaltung

2007-2010
Escola Massana, Barcelona,
Spanien: Schmuck-
gestaltung

2010-2013
Fachhochschule Trier,
Standort Idar-Oberstein,
Deutschland: Edelstein-
und Schmuckdesign

SCHMUCK

Brosche; rekonstruiertes Holz, Stahl,
geformt, geklebt; 8x6Xx1cm

Patricia Domingues setzt sich in
ihren Broschen mit dem Problem
der Raumlichkeit auseinander, mit
den Moglichkeiten von Trennung
und Verbindung, von Offnen und
EinschlieRen. Die Linie gilt ihr da-
bei als Medium der Erforschung.
Sie durchzieht den Raum, schafft
Anfang und Ende. Die Broschen
von Patricia Domingues aus rekon-
struiertem Holz erscheinen als
kleinformatige Skulpturen oder
Reliefs. Aus blockartigen Feldern
sind Bereiche ausgehoben, stoRRen
unterschiedlich grofRe Felder grat-
artig aneinander. Daraus entsteht
eine spannungsvolle Binnenstruk-
tur, die Naturvorbilder assoziieren
lasst und das Material in den
Vordergrund stellt.

84



Samira Gotz
Frankreich/Deutschland

geb.1985

Rosenheimer Str. 115
81667 Miinchen
Deutschland
post@samira-goetz.de

2006-20M

Hochschule Minchen,
Deutschland:
Kommunikationsdesign

2010, 20M
Sommerakademie fur
Bildende Kunst, Salzburg,
Osterreich: Schmuckklassen
bei Manuel Vilhena und

Lin Cheung

2012-2013

Akademie der Bildenden
Kinste Minchen, Deutsch-
land: Goldschmiedekunst
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Halsschmuck; Dentalgips, Papier, gegossen, Silber, Schnur; 5§X5X 4 cm

Samira Gotz arbeitet beiihren an
langen schwarzen Schniren han-
genden, fragmentiert wirkenden,
massiven Objekten mit Dental-
gips. Sie kennzeichnen sich durch
spannungsvolle Formen, bei denen
klare, deutlich definierte Kanten
und grofiere Flachen abwechseln.
Der Kontrast wiederholt sich in
der Oberflache: Auch hier stol3en
Balken in Flachen hinein und
geben den geformten Bereichen
eine Binnenstruktur. Die Anhanger
entstehen in der Technik der ver-
lorenen Form, wobei die Form in
mehreren Lagen schwarzen Ton-
papiers gefertigt und dann mit
Dentalgips ausgegossen wird.

Die Papier-Gussform ist noch als
blauliche Farbung auf dem wei-

Ren Dentalgips und in Form von
schwarzen Papierresten auf dem
Anhanger zu erkennen. Samira
Gotz’ Arbeiten sind charakterisiert
durch Klarheit bei gleichzeitiger
Komplexitat, durch Linearitat bei
steinartig anmutenden Ober-
flacheneffekten.

SCHMUCK



»Matriarchy«; Ringe; Eselshaut, gekocht, geschnitten, poliert; je ca. 4 X2 cm

Xiaoya Guo
China

geb.1990

Xiamen University Art College
Siming South Road 422-9
Xiamen 361005, China
guo@mawen.org

2010-2014
Xiamen University Art
College, Xiamen, China:
Schmuckgestaltung

SCHMUCK

Fir Xiaoya Guo ist die Gegenwart
bestimmt durch Widerspriiche:

So z.B.in seiner Heimat China, wo
die einheimischen Traditionen mit
westlichen Denkmodellen verbun-
den werden bzw. kontrastieren.
Diese Idee setzte der Gestalter in
der Kombination von Form und
Material um. Als Material wahlte
er eingekochte Eselshaut. In seiner
Geburtsstadt wurden die aus der
eingekochten Haut entstehenden
Kolloide von Mittern getrunken,
da sie als besonders nahrhaft und
gesundheitsfordernd fur Kinder
aufgefasst wurden. Bei der Form
entschied er sich fir schlichte
Ringe, wobei Ringe in China als
Symbol fiir Reichtum und Erfolg
gelten. Die Ringe entstanden

durch Schleifen des Materials, wo-
beiin der Formwahl ein Anschluss
an Formen von Werkzeugen und
Fundsticken der Steinzeit erfolgte.
Xiaoya Guo versteht seine Ringe
als eine Ehrung der Frauen der
Vergangenheit, als Erinnerung an
die Tiere und an die Wirkkraft von
Legenden.
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Gabriela Hajkova
Tschechische Republik

geb.1992

Skolni 813

68723 Ostrozska Lhota
Tschechische Republik
gabikazh@seznam.cz

Seit 2012

Academy of Arts, Archi-
tecture and Design, Prag,
Tschechische Republik:
K.QV. Studio (Metall- und
Schmuckgestaltung)
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Halsschmuck aus der Serie »Oh My God«; Seil, gestrickt; 40X20X6 cm

»Oh My God« bildet eine Serie
von Ketten aus Seilen. Gabriela
Hajkovas Anliegen ist es dabei,
Schmuck mit einer tieferen Bedeu-
tung zu versehen. Als Grundform
wahlte sie deswegen den Rosen-
kranz —ein Instrument zur Glau-
bensauslibung, das sich in vielen
Religionen findet. Im Laufe ihrer
Recherche entdeckte sie, dass mit
dem HI. Antonius die Einfiihrung
eines Betseils verbunden wird,
das als Bethilfe Verwendung fand,
wobei die Knoten jeweils aus funf
Kreuzen bestanden — als Schutz
vor dem Wirken des Teufels. Diese
friihen Gebetsseile als Anlass
nehmend, setzte sich Gabriela
Hajkova mit ihrer eigenen reli-
giosen Einstellung und ihrem

Glauben auseinander. Sie fertigte
jeden Tag einen »Rosenkranz« aus
Seilen bis sich die Anzahl auf ca.
70 Arbeiten belief. Die »Rosen-
kranze« sind aus Leinen und
Baumwolle gefertigt und werden
durch Kreuze aus Edelstahl er-
ganzt, die als Verschluss dienen.
Sie unterscheiden sich in der Far-
bigkeit, der Anzahl, GroRBe und der
Anordnung der Knoten voneinan-
der. »Oh My God« ist fiir Gabriela
Hajkova ein Dokument ihrer Dank-
barkeit gegentiber Gott und ihres
Glaubens.

SCHMUCK



Sophie Hall
GrofRbritannien

geb.1991

40 Stuart Road

London SE15 3BE
GroRbritannien
sophiehallg1@hotmail.co.uk

2007-2009

Sussex Downs College,

Lewes, GroRbritannien: Art and
Design/Art History

2009-2010
City College Brighton,
Grof3britannien: 3D-Design

2010-2013

London Metropolitan University,
The Cass School of Design,
Grofbritannien: Jewellery and
Silversmithing

SCHMUCK
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»Coded Locator Necklace«; Halsschmuck; Messingdraht, Magnete, Stahl-
draht, gelotet, pulverbeschichtet, Kunststoff ummantelt; 27X21x3 cm

Sophie Halls Serie »Nine Necklaces
of East« bildet eine interaktive
Schmuckarbeit, mit der die Klinst-
lerin durch den Osten Londons
fihrt. Jedes der neun Schmuck-
stlicke leitet zu einem Hinweis,
der in der Stadt verborgen liegt. Die
Werke dienen als Anregung, genau
zu schauen. Talente zeigt vier der
Arbeiten der Serie. »The Instiga-
tor« markiert den Anfang: Das OR-
Code-Symbol kann eingescannt
werden, leitet zu einer Webseite
hin und vermittelt erste Informa-
tionen und Hinweise zur Schatz-
suche. Der funfte Halsschmuck
»Phonetic« tragt ein Zeichen, das
Lautsprecherldcher versinnbild-
licht, dessen Entsprechung in der
Stadt aufgespurt werden muss.

Der sechste Halsschmuck »The
View Finder« tragt das Bild eines
Graffitis, das in der Stadt gesucht
und dessen fehlendes Element
erganzt werden muss. Der siebte
Halsschmuck »Coded Locator«
schlieBlich enthalt einen Hinweis
auf den Namen eines Ortes, wobei
Sophie Hall ein eigenes Alphabet
aus Kreis- und Linienformen ent-
wickelte. Zusammengehalten
werden die einzelnen Arbeiten
durch die gemeinsame Farbigkeit
aus Weil3, Schwarz und Rot, durch
grundlegend verwendete Techniken,
einen einheitlichen Verschluss
und den zeitgemalien, stadtischen
Charakter.
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Ann-Kathrin Hartel
Deutschland

geb.1984

Geiersberg 7

90403 Nilrnberg
Deuschland
www.annkathrinhartel.com

2003-2009

Staatliche Zeichenakademie
Hanau, Deutschland: Gold-
und Silberschmiede-Lehre

2009

Praktikum in der Gold-
schmiede Plata Natura,
Cordoba, Spanien

Seit 2010

Akademie der Bildenden
Kinste, Ntrnberg, Deutsch-
land: Freie Kunst/Gold- und
Silberschmieden
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Halsschmuck; Garn, gewebt,
Kunstharz; 47X3X2cm

Ann-Kathrin Hartels Halsschmuck
ist aus Garn gewebt und durch
Leichtigkeit und Transparenz ge-
kennzeichnet. Intensive Farben
bestimmen einzelne Bereiche und
fungieren als Mittel der Gliederung
und Struktur. Durch ein spezielles
Aufziehen und Versteifen von
Faden entsteht ein grundlegendes
Geflige, das das GerUst der Arbeiten
bildet. Auf diesem werden ver-
schiedene Farbebenen gewebt, die
in ihrer Farbigkeit, Breite und Dichte
variieren. Das Gespinst feiner Faden
kontrastiert mit komplexeren, aber
weiterhin leichten Formen, die die
Anhanger bilden. Die Bewegung
des Textils verleiht den Arbeiten
Dynamik und einen eleganten,
feinen Schwung.

SCHMUCK



Jing He
China/Niederlande
geb.1984

Neuweg 217

1214 GR Hilversum
Niederlande
hejing.work@gmail.com

2003-2007

China Central Academy
of Fine Arts, Beijing, China:
Schmuckgestaltung

2007-2009
Nicolas Favard Jewelry
Workshop, Beijing, China

2009-2013
Gerrit Rietveld Academie,
Amsterdam, Niederlande:
Schmuckgestaltung

2012

Praktika bei Benedikt
Fischer, Halle, und Liang
Yuanwei, Berlin, Deutschland

SCHMUCK

Brosche; Ready-made (Schneebesen, Flaschendffner), geschnitten,

gebogen; 19X15X6 cm

Jing He ist von dem Zweck und der
Funktion alltaglicher Dinge, von der
Verbindung von Form und Funktion,
dem logischen Funktionsablauf
bei Massenprodukten fasziniert,
der asthetische Uberlegungen
Uberwiegt. In ihren Reflexionen
zum Wesen von Schmuck fasste
sie den Entschluss, Schmuck auf
der Basis funktionaler Erwagungen
zu konstruieren. Sie wahlte die Na-
del als Grundlage der Gestaltung,
sowohl als Verbindungsglied zwi-
schen Objekt und Korper, als auch
als Strukturelement von Broschen.
Das Anliegen war dabei stets eine
moglichst einfache Konstruktion.
Durch die genaue Analyse von
Alltagsgeraten und ihrem Aufbau
entstand die ldee, verschiedene

Gegenstande auf eine solche Weise
zu kombinieren, dass sie eine Zwi-
schenposition zwischen Sinn und
Sinnlosigkeit bzw. Nutzlichkeit
und Nutzlosigkeit einnehmen. Als
grundlegende Erwagungen gelten
ihr das Wesen der Brosche, das sie
als Spannung und Vorhandensein
einer Nadel definiert, und ihre Ver-
anderungs- und Dekonstruktions-
moglichkeiten, der Charakter des
readymade. Hinzukommen der
Anspruch von Einfachheit und
Struktur anstelle von Inhalten
sowie die Bedingungen des Ge-
tragenwerdens. Bei Broschen wie
derjenigen mit dem Schneebesen
ist die Struktur des Objekts sogar
so gestaltet, dass die Verbindung
durch die Objekte selbst erfolgt.
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Steven Gordon Holman
USA
geb.1988

312 Crescent Avenue

12528 Highland

USA
www.stevengordenholman.com

2007-201
Brown University, Providence,
Rhode Island, USA: Visual
Arts, BA und Architectural
Studies, BA

2012-2014
State University of New York
at New Paltz, USA: Metall-
gestaltung, MFA

a1

Halsschmuck; Dugway Drusen, Stahl-U-Bolzen,

Stahl, Bronze, montiert; 36 X20X8 cm

Steven Gordon Holmans Hals-
schmuck basiert auf der Idee des
»Tribe«, des Stammes. Dieser ima-
ginare »Tribe« ist in der Westlichen
Steppe angesetzt und konstituiert
sich aus einer Jagdgesellschaft
mit dem Schamanen »The Rabbit«
(Hase) und dem Orakel »Magpie«
(Elster). Die Arbeiten wurden aus
verschiedenen Mythologien, Fa-
milientberlieferungen, Kindheits-
erinnerungen und der Landschaft
von Utah gespeist. Sie berichten und
beschaftigen sich mit den Themen
Jagd, Sammeln, Erzahlen und ihrer
Bedeutung fur die eigene Gegen-
wart. Jede Arbeit beginnt mit einer
Materialrecherche. AnschlieRend
werden ungewohnliche Einzelele-
mente auf eine unibliche Weise

so kombiniert, dass sie zugleich
eine Geschichte zu Uberliefern
scheinen. Steven Gordon Holman
verbindet naturliche, archaisch
anmutende Materialien und mo-
derne landliche Technologien, um
Arbeiten fiir den modernen Jager
und Sammler zu erstellen. In den
gezeigten Arbeiten verwendet er
Dugway Drusen, die er mit U-Bolzen
aus Stahl kombiniert bzw. mit ge-
wachster Kordel aneinanderfiigt.
Sie bilden eine Uiberraschende,
ungewohnliche, archaische Version
der traditionellen Perlenkette und
faszinieren durch ihre Materialitat.

SCHMUCK



Maske aus der Serie »Aesthetic of Fears«; gezeichnet, mit dem Haptic Arm gezeichnet, 3D-Print SLA
(Stereolithografie), eingefarbt, Silber; 20 X15X15 cm

Yun-Chin Hsu
Taiwan/GrolSbritannien
geb.1980

Royal College of Art

Kensington Gore, London SW7 2EU

GrofRbritannien
dorryhsu@gmail.com

2003-2006

Emily Carr Art & Design
University, Vancouver,
Kanada: Fotografie

2011-2012

Birmingham City University,
School of Jewellery,
GrofRbritannien: Jewellery,
Silversmithing and Related
Products, BA

2012-2014
Royal College of Art, London,
Grol3britannien: Goldsmithing,
Silversmithing, Metalwork &
Jewellery, MA

SCHMUCK

Yun-Chin Hsus Serie »The Aesthetic
of Fears« ist im 3D-Print (Stereo-
lithographie) gefertigt, wobei der
farblose Kunststoff mit eigens
entwickelter Farbe eingefarbt
wird. Die intensive Farbigkeit
unterstreicht die Dynamik und die
plastische Wirkung der Arbeiten.
In der Formgebung bezieht sich
Yun-Chin Hsu auf Insekten, auf
vielfuRRige Kafer, die abstofen und
zugleich doch Uber eine eigene
Asthetik verfligen. Die Gebilde
bestehen aus fragil anmutenden
Einzelteilen, die sich kugelig auf-
blahen oder unregelmaRig ge-
formt, mit unterschiedlichen Ober-
flachenstrukturen versehen sind.
Sie werden durch steife, diinne,
eckig gebrochene Streben ver-

knupft. Die Maske ist ein archai-
sches Mittel, um Unheil abzuweh-
ren, um das Bose abzuschrecken.
Bei Yun-Chin Hsu wird nun das
Motiv der eigenen Angste als Ab-
schreckung eingesetzt, dient zur
Abwehr dieser Angste. Yun-Chin
Hsu, die als Fotografin ausgebildet
wurde, dokumentiert die Tragweise
ihrer Masken und Ringe und er-
ldutert damit die Funktion der
ratselhaften und geheimnisvollen
Gebilde.
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»Jelly | (& I1)«; Halsschmuck; Kunststoff, Aluminium, Messing, gesdgt, geklebt, gefeilt; 8 xX3X3 cm

Helena Johansson Lindell
Schweden

geb.1983

Elinsborgsbacken 4o, Igh 1201
16364 Spanga

Schweden
www.helenaila.blogspot.com

2005-2008
Leksands folkhogskola,
Schweden: Silberschmieden

2008-2011

Oslo National Academy of the
Arts, Norwegen: Metalwork &
Jewellery, BA

2010
Saimaa University of Applied
Sciences, Imatra/
Lappeenranta, Finnland:

Fine Arts

2011-2012

Konstfack University College
of Arts, Crafts & Design,
Stockholm, Schweden:
Jewellery and Corpus, MA
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2012
Oslo National Academy of the
Arts, Norwegen: Fine Arts

2013
Ar.co (centro de arte &
comunicacao visual), Lissabon,
Portugal: Schmuckgestaltung

Der Halsschmuck von Helena
Johansson Lindell wird durch ihre
Suche nach Einfachheit und ihr
Interesse am Kitsch, Kindlichen
und Billigen gepragt. Dieses be-
stimmt die Material-, Farb- und
Formwahl. Ihr Vorgehen ist intuitiv
und an den Materialeigenschaften
orientiert. lhr geht es zum einen
um Schmuck und sein Verhaltnis
zum Korper,zum anderen um eine
vorurteilsfreie und unhierarchische
Einstellung und Wirkung. Die
Materialien — Holz und Plastik —
bezieht sie aus Spielzeug und
Kichengeratschaften, die sie auf
Flohmarkten und in Trodelladen
kauft. Sie zerschneidet die Gegen-
stande in klare Formelemente,
welche sie durch Sagen, Kleben

und Feilen miteinander verbindet.
Als Inspiration fir Form und Far-
bigkeit dienen ihr das Material
selbst sowie Obst- und Gemuse-
markte, Kochen und Spielzeug.

Ihr paarweise zu tragender Hals-
schmuck besteht aus langen Ket-
ten mit grolen Anhangern, deren
langgestreckte, gerundete Formen
etwas an Bojen erinnern. Die
Anhanger sind durch leuchtende
Farben gekennzeichnet, die mit
feinem Gefuhl fiir Nuancen und
Proportionen angeordnet, mitein-
ander kombiniert und durch Metall-
fassungen verbunden werden.

SCHMUCK



Tammy Young Eun Kim
Stdkorea/USA

geb.1987

5831 Vale Way

92115 San Diego

USA
tyoungeunkim@gmail.com

2008-2014

California State University,
Long Beach, USA: 3D-Media/
Metall- und Schmuck-
gestaltung, BFA und MFA

SCHMUCK

»Formation«; Brosche; Alumide, Messing, Stahl, CAD, 3D-Druck,

handbearbeitet; 11X7X7 cm

Die Serie von Broschen, die in
Alumide in 3D-Druck entstand, be-
ruht auf der Auseinandersetzung
der Gestalterin mit der Krankheit
Krebs, nachdem diese bei einem
Familienmitglied diagnostiziert
wurde. Die Formen beruhen auf
Mikroskop-Aufnahmen von Tu-
morzellen bei Brustkrebs. Analog
zu der Krankheit erstellte Tammy
Young Eun Kim Zellformen mit
einem Computerprogramm, die
dann multipliziert und mutiert
wurden. Die unsichtbaren inneren
Zellformen werden durch ihre
Transformation in Schmuck nach
aullen befordert und verweisen
auf die intensive Auseinander-
setzung der Gestalterin mit dem
Thema. Unabhangig von der

lebensbedrohenden Assoziation
sind die Formen von Schonheit
und Vielfaltigkeit gepragt, besit-
zen eine eigene Asthetik. Die ver-
schieden stark gedffneten Formen
sitzen auf kurvig geschwungenen
Metallgestellen auf und verbinden
sich durch eine Art Stecksystem
miteinander, welches wiederum
auf den Prozess der Zellverviel-
faltigung anspielt.
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Chen Liang
China

geb.1989

1901, Building 4

25 Fengchan Rd. Jinshui Qu
Zhengzhou, Henan 450002, China
iris.liang@me.com

2012-2013

Birmingham City University,
School of Jewellery, Grol3-
britannien: Jewellery,
Silversmithing and Related
Products, MA
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»Secret of Garden«; Halsschmuck; Kunststoff, Aluminum, Magnete,
pulverbeschichtet, Plastikbeschichtung; 32X32Xx7cm

Die Serie »Colourful Nature« be-
ruht auf der Faszination Chen
Liangs durch die Schonheit der
Natur. Die Wahl ihrer Formen und
Farbigkeit ist durch Pflanzen und
ihre Vielfalt angeregt. Sie greift
einzelne Teile von Pflanzen heraus
und verwandelt diese, um schliel3-
lich die jeweiligen Einzelelemente
zu ungewohnlichen Gebilden zu
kombinieren. Formen wie kegel-
formige Stopfen und Kreisformen
erinnern an Staubgefalle oder
stilisierte Blitenformen. Chen
Liang arbeitet mit Plastik, das
leicht und farbenfroh ist. Durch
kontrastierende Farben wird der
visuelle Effekt verstarkt. Die leuch-
tende Farbigkeit erinnert jedoch
nicht nur an exotische, fremdartige

Pflanzen, sondern auch an fanta-
sievolles, kiinstlerisches Zucker-

werk.

SCHMUCK



Xiao Liu
China
geb.1986

No. 8 Huajiadi Nan Street,

Chaoyang District, Beijing 100102

China
liuxiaoo616@126.com

2009-2012

Central Academy of Fine
Arts, Beijing, China:
Schmuckgestaltung und
Design

2012-2013

Birmingham City University,
School of Jewellery, Grol3-
britannien: Jewellery and
Silversmithing

SCHMUCK

»The Rice Stone 2120130711«; Brosche; Reis, Staub, Silber, geschliffen,

poliert; 7X5X4 cm

In der Serie »The Rice Stone« be-
schaftigt sich Xiao Liu mit prima-
ren Kraften und prahistorischen
rituellen Artefakten. Schmuck
diente zu dieser Zeit als Amulett
und besafR religidse, magische Be-
deutung. Als Werkstoff wahlt Xiao
Liu Reis und Staub —eher alltag-
liche, unattraktive Materialien.
Diese verganglichen Substanzen
verwandelt er in etwas Kostbares
und Dauerhaftes. Der Reis wird
gekocht und mit dem Staub ver-
mischt. Nach dem Erhitzen und
Trocknen werden aus der Masse
einzelne »Einzelsteine« gefeilt, ge-
schliffen und poliert. Sie werden
durch aufwendige Steinschneide-
techniken veredelt und erhalten
dadurch ihre Form. Durch das

Polieren werden die kristallinen
Strukturen betont. Die Wieder-
holungen im Arbeitsablauf haben
zugleich eine meditative Funktion.
Durch die aus Material und Verar-
beitung hergestellten Assoziatio-
nen verweist Xiao Liu auf die Ein-
stellung gegenuber der naturlichen
und spirituellen Welt in der tech-
nisierten Gegenwart und erinnert
zugleich an traditionelle spiritu-
elle Verfahren sowie an die Zen-
Auffassung gegenuber dem Alltag.
Die Formen werden auf subtile
und spannungsvolle Weise zu
Steinformationen zusammenge-
stellt und faszinieren durch ihre
reizvolle Oberflache.
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Charlotte Maslov
Schweden

geb.1984

Gamlestadsvagen 11 b
41502 Goteburg
Schweden

kontakt@charlottemaslov.com

2003-2006
Gotland University, Visby,
Schweden: Industriedesign

2006-2007

Alchimia Contemporary
Jewellery School, Florenz,
Italien: Schmuckgestaltung

2009-2013

HDK (Hogskolan for design
och konsthantverk),
Goteborg, Schweden:
Schmuckgestaltung
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»Those who always missed the beat«; Brosche; Silber, getrieben, Email;

4X6cm

Charlotte Maslovs Anhanger ent-
stehen durch Treiben. Sie arbeitet
mit dem Hammer und erachtet die
Gerausche des Hammerschlags auf
dem Metall als eine Art Meditation.
Aus dem Silber bilden sich intuitiv
Kopfe heraus, die sich aus Traumen
oder zufalligen Begegnungen her-
auslosen. Als Farbe verwendet sie
mit Ol vermischtes Emailpulver,
das fur Muster, Gesichtszlige und
Kopfbedeckungen z. T. mit einer
Nadel aufgetragen wird. Die bild-
artigen Broschen zeigen jeweils
als Schulterstlick das frontale
Bildnis einer oder zweier Frauen,
die eng in das Format eingepasst
sind. Sie tragen farbenfrohe, ge-
musterte Kleidung und Kopfbe-
deckungen. Manchmal wird die

Farbigkeit durch am unteren Bild-
rand befestigte Perlen verstarkt.
Ein aufhangerartiges Motivam
oberen Rand betont den Bildcha-
rakter der Broschen. Alles fungiert
in den Arbeiten als Hinweis auf
das Nichtsichtbare. Figuren und
Farbe vermitteln Charlotte Maslov
die Stimmung und die Geflhle
des spezifischen Tages, an dem die
Arbeit entstand. Schmuck besitzt
fiir sie eine psychologische Wirkung
und Funktion.

SCHMUCK



»All that glitters is not gold«; Plakat; Plakatleinwand, Blattgoldimitat, Klebstoff; 200X 400 cm

Jhana Millers
Australien/Neuseeland

geb.1984

20 / 61 Abel Smith Street
6011 Wellington
Neuseeland
www.jhanamillers.com

2006-2008

Whitireia New Zealand,
Porirua, Neuseeland:
Schmuckgestaltung

2011-2013

Massey University, Wellington,
Neuseeland: PgDip Fine Arts
und Bildende Kunst, MA

SCHMUCK

Jhana Millers beschaftigt sich in
ihren Arbeiten auf vielfaltige Weise
mit der Stellung von Kunst und
Schmuck in einer Welt, die vom
Geld dominiert wird. Ihr Interesse
gilt Wirtschaftskonzepten, Syste-
men der Wertschaffung und des
Geldverkehrs in einem globalen
kapitalistischen System. So the-
matisiert sie in ihrem Werk Geld,
Kreditkarten und verschiedene
Edelmetalle. Ihr Anliegen dabei ist
es, ein Bewusstsein fiir ein System
zu schaffen, in dem uber Geld
Macht und Kontrolle ausgelibt
wird. Bei der ausgestellten Arbeit
»All that glitters is not gold« han-
delt es sich um eine Plakatwand,
die vollstandig mit Blattgold
Uberzogen war. Sie war an einer

Hauserwand befestigt und den
Umwelt- und Wettereinfliissen
ausgesetzt, so dass die Oberflache
langsam verwitterte. Dadurch
wurde zunehmend unter dem
Blattgold ein Aufdruck sichtbar, der
—in der Typographie und Zahlen-
anordnung an eine Kreditkarten-
nummer erinnernd — die Schulden
der USA im Mai 2013 auffihrt.
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Marek Mrowinski
Polen
geb.1986

Jesionowa 15

76-200 Stupsk

Polen
m_mrowinski@wp.pl

2005-2010

Koszalin University of
Technology, Industrial Design
Institute, Polen: Design, MA

2009-2010

Saimaa University of Applied
Sciences, Imatra, Finnland:
Schmuckgestaltung,
Austauschstudent

2011-2012

Saimaa University of Applied
Sciences, Imatra, Finnland:
Schmuckgestaltung, MA
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Halsschmuck; Diabas, Holz, geschnitten, geschnitzt; 28 X28 X4 cm

Marek Mrowinski arbeitet mit Dia-
bas, einem basaltischen, prapermi-
schen Ergussgestein, das er mit
Sperrholz und Silber kombiniert.
Er konzentriert sich auf die Form
der Kette, da er die Schonheit in
der Wiederholung erachtet, wobei
die Kettenglieder nun jedoch aus
Stein oder Holz bestehen. Wieder-
holung besitzt fur ihn zugleich im
Arbeitsprozess eine meditative
Qualitat, die mit der zeitgenossi-
schen Optimierung von Arbeits-
prozessen kontrastiert. In einigen
Ketten wird das Gestein gerieben
und mit Kunststoff vermischt, wo-
durch es eine neue Qualitat ge-
winnt und seinen Charakter ver-
wandelt. Ein weiteres grundlegen-
des Thema gilt dem Verhaltnis

von Schwere und Leichtigkeit, das
in Marek Mrowinskis Ketten auf
unterschiedliche Weise durchge-
spielt wird —sei es in dem Verhalt-
nis der Materialien zueinander,

in dem Verhaltnis von Form und
Material. Stets ist das Verhaltnis
der Materialien, der Farbigkeit, der
Oberflachen, der GroRe sowie der
Umgang mit den Proportionen
spannungsvoll und subtil gehal-
ten. Die Arbeiten verleihen dem
traditionellen Motiv der Kette ein
zeitgemales und ungewohnliches
Erscheinungsbild.

SCHMUCK



»Together Alone«; Schmuckobjekte; Papier, Stahl, Faden, Leim, Sprihlack; je 1X1X1cm

Soili Rautanen
Finnland/Schweden
geb.1988

c/o Eliasson, Paradisgatan 25c, Lgh 13
41316 Goteborg

Schweden
soili.rautanen@gmail.com

2008-2012

Saimaa University of Applied
Sciences, Imatra, Finnland:
Schmuckgestaltung

2012-2014

HDK (Hogskolan for design
och konsthantverk), Goteborg,
Schweden: Schmuckgestaltung

2013

RISD (Rhode Island School of
Design), Providence, Rhode
Island, USA: Schmuckgestaltung,
Austauschstudent

SCHMUCK

Die Serie »Together Alone« be-
schaftigt sich mit dem Thema des
Blicks und seinen Auswirkungen —
mit Scham und Verletzlichkeit. Die
Arbeit Soili Rautanens besteht aus
36 Anhangern, die eine Art Familie
bilden. Sie zeigen agyptische Mu-
mienportrats aus der romischen
Zeit, bei denen die Augen durch
kreisformige Ausstanzungen be-
tont werden, die entweder zu
einem rechteckigen Rahmen oder
in langlichen Arrangements ange-
ordnet sind, die wie Tranenstrome
aus den Augen zu flieBen scheinen.
Dieses betont die Traurigkeit und
den schwermutigen Ausdruck

der Gesichter. Die Dargestellten
blicken auf den Betrachter, und
Soili Rautanens Interesse gilt

der Wirkung ihres Blicks auf den
Betrachter, die Betrachterin: Wie
reagieren diese auf den Blick,
welche Geflihle werden hervor-
gerufen? Fihlen sie sich unange-
nehm berlhrt oder schuldig? Die
Fragilitat der Arbeiten auf diinnen
Plattchen mit durchstanzten
Oberflachen betont das Thema
der Verletzlichkeit.
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Maria Sais Fluvia
Spanien
geb.1988

Equador, 45,1r 2a

08029 Barcelona

Spanien
maria.sais.fluvia@gmail.com

2010-2012
Taller Perill, Barcelona,
Spanien: Schmuckgestaltung

2012-2013

Alchimia Contemporary
Jewellery School, Florenz,
ltalien: Schmuckgestaltung
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»| tu...qui ets?«; Brosche; Leder, Acryl, Silber, gezogen; 19X 8X 4 cm

In ihren Arbeiten beschaftigt sich
Maria Sais Fluvid mit dem Thema
von Korperlichkeit und Berlhrung.
Dabei geht es ihr zum einen um
das Verhaltnis von Knochen und
Haut, von den Aus- und Einwirkun-
gen durch Oberflacheneinflisse,
zum anderen um die Krafte und
den Krafteausgleich der Korper-
teile sowie den Rhythmus in ihrem
Zusammenspiel. lhre Broschen aus
Leder wirken wie verfremdete
Korperteile von eigenartiger Form.
Das Leder ist straff gespannt; dar-
unter zeichnen sich knochenartige
Leisten und gewolbte Partien ab,
die wie Versteifungen oder Muskel-
partien scheinen. Durch den Kon-
trast der Formen entsteht Span-
nung und Bewegung. Die Bereiche

unterhalb der Haut wirken, als ob
sie sich verandern und verformen
wdrden, als ob sie in einem Zu-
stand kraftvoller Veranderung
begriffen waren.

SCHMUCK



»Raptor«, »Swamp Thing«, »Teeth«, »All the Gold«, »A forbidding Symbol of Tomorrow’s Terror«; Halsschmuck,

Fibel, Ring, Anhanger

Moniek Schrijer
Neuseeland

geb.1983

Toi Poneke Arts Centre,

Abel Smith street, 61-63
6010 Wellington, Neuseeland
moniekjeweller@gmail.com

2003-2004

Whitireia New Zealand,
Neuseeland: Schmuck-
gestaltung, Diploma

2007-2008

The Open Polytechnic of
New Zealand, Neuseeland:
Jewellery Certificate
Manufacturing

2011-2013
Whitireia New Zealand,
Neuseeland: Schmuck-
gestaltung, BA

SCHMUCK

Moniek Schrijers Gruppe besteht
aus Schmuckstiicken, die aus ver-
schiedenen, im Mull und Trodel
gefundenen Teilen zusammenge-
setzt sind. Durch das Verwandeln
in Schmuck will sie die Bedeutung
des Hasslichen und die Schonheit
des Weggeworfenen herausarbei-
ten und bewusst machen. Der Ab-
fall wird zu etwas Schmiickendem
und damit Kostbarem. In ihren
Arbeiten bleibt die Materialitat
deutlich sichtbar, wird das Wesen
der Ursprungsobjekte nicht veran-
dert, denn die Fundstlicke werden
eher additiv zusammengestellt, so
dass sie ihren Charakter und ihre
Form bewahren. Dennoch fligen
sie sich zu stimmigen Objekten
zusammen, die durch eine gewisse

archaische Qualitat bestimmt
sind. Sie wirken dadurch selbst
wie Fundstiicke aus einer lang
zurlickliegenden Vergangenheit.
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Halsschmuck; Toilettenpapier, Viskose, geschliffen, poliert; 3x18 x50 cm

Martina Singerova

Tschechische Republik/Deutschland

geb.1987

Grosse Brunnenstr. 51
06114 Halle

Deutschland
josef--singer@hotmail.com

2009-2013
Burg Giebichenstein Kunst-
hochschule Halle, Deutsch-
land: Schmuckgestaltung
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Fur ihre Arbeiten verwendet
Martina Singerova Toilettenpapier,
wobei fiir jedes Segment eine
Rolle verwendet wird. Nach dem
Nassen ist die Rolle formbar. Im
Anschluss an den Trockenprozess
wird die Form durch Sagen, Schlei-
fen und Polieren weiter bearbei-
tet. Da das Toilettenpapier ein
leicht zugangliches, preiswertes
Material bildet, erlaubt es reichen
Spielraum flr Experimente und
Versuche. Die Farbigkeit erfolgt

in Abhangigkeit zur Form und
erlaubt vielfaltige Assoziationen.
So erinnern die Werke an Friichte,
Gemuse oder rohes Fleisch. Durch
die Bearbeitung und Farbwahl
wird somit das profane Material
in eine Vielzahl unterschiedlicher

Gegenstande verwandelt. Martina
Singerova verwendet bewusst ein
alltagliches Material, Uber das ent-
sprechend wenig nachgedacht
wird. Ihr Anliegen ist es, dieses zu
veredeln und im Betrachter Inter-
esse an dem Material selbst zu
wecken. Sie verwendet gezielt
Techniken wie Schneiden, Schlei-
fen, Polieren, die zur Bearbeitung
von Holz, dem Grundmaterial des
Toilettenpapiers, dienen. Durch
diesen Verwandlungsprozess
flhrt sie das Papier gleichsam zu
seinen Urspriingen zurtick.

SCHMUCK



Kristyna Spanihelova
Tschechische Republik
geb.1982

Roznovska 923

756 54 Zubfi,

Tschechische Republik
kristyna.spanihelova@centrum.cz

1997-2001
Privatschule fir Kunst, Ostrava,
Tschechische Republik: Gold- und
Silberschmieden

2001-2007
University of Fine Arts and Design,
Bratislava, Slowakische Republik:
Metall- und Schmuckgestaltung,
BA und MA

2002-2003
ALU Ljubljana, Slowenien:
Industrial Design

2003-2004
University of Fine Arts and Design,
Prag, Tschechische Republik:
Metall- und Schmuckgestaltung

SCHMUCK

Halsschmuck aus der Serie »Hemocity«;

Blut, Eisen, Silber, Harz; 45X 23X5 cm

2008-20M

University of Fine Arts and Design,
Bratislava, Slowakische Republik:
Metall- und Schmuckgestaltung,
Ph-D Studiengang

Kristyna Spanihelovas Serie
»Hemocity — Bloody feeling« be-
schaftigt sich mit der Frage nach
dem wahren Wert von Schmuck,
ob dieser im Preis und in der Qua-
litat der verwendeten Rohmateria-
lien, in der emotionalen Bindung
mit dem Trager oder der dstheti-
schen Gestaltung und visuellen
Erscheinung liegt. In ihrer Serie
wahlt sie eine Verbindung von
Materialitdt und Emotionalitat,
indem sie auf das Material Blut
zurlickgreift. Hierbei verbinden

sich verschiedene widerspriichliche
Geflihle. Kristyna Spanihelova wahlt
einen Ansatz, der skulpturale Ge-
staltungsideen mit einem traditio-
nellen Goldschmiedestandpunkt
vereint. So sind die aus Blut ge-
fertigten Elemente facettiert und
unterschiedlich geschliffen, dass
sie wie kostbare Steine wirken, die
in dichten Trauben angeordnet
sind und mit z. T. verrosteten
Metallteilen kombiniert werden.
Die fein- und kleinteiligen, wert-
voll anmutenden Partien werden
dadurch mit groben Bereichen
kontrastiert, die eher dem Gebiet
der Skulptur und Architektur
verbunden scheinen.
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Brosche; Edelstahldraht, lasergeschweiSt, mattiert; 215X 4,5 cm

Julian Steimer
Deutschland
geb.1982

Fahrenheitstr. 4

31135 Hildesheim
Deutschland
julian_steimer@hotmail.com

2006-2010

Staatliche Zeichenakademie
Hanau, Deutschland: Aus-
bildung zum Goldschmied

Julian Steimers Interesse gilt dem
konstruktiven Umgang mit geo-
metrischen Formen. Er erfasst
Formen dreidimensional mit der
Linie und konstruiert diese Zeich-
nungen dann in leichtem, doch
zugleich stabilem Edelstahldraht.
Daraus entstehen offene Formen
und raumgreifende Strukturen,
die durch Symmetrie und klar
definierte Winkel bestimmt sind.

2010-2014
HAWK (Hochschule fur
angewandte Wissenschaft
und Kunst) Hildesheim,
Deutschland: Metall-
gestaltung

Proportionen und raumliche Bezlige

spielen eine mafgebliche Rolle.
So werden mit feinem Sinn fur
Gewichtungen kompakte oder

schlanke Rechteckformen mit klei-

neren und groferen Kreisen kom-

biniert, wobei das Verhaltnis noch

durch eine farbige Akzentuierung
unterstrichen werden kann. Die

105

Arbeiten sind von einer geometri-
schen Strenge, die durch die fragile
Konstruktion und die Leichtigkeit
der Zusammenflgung gemildert
wird.

SCHMUCK



»$46.00 US Dollars, Currency Converted«; Halsschmuck; Dollarscheine, Silber, Latex, Monofilament,

Chirurgenstahl; 1Xg9x31cm

Lauren Tickle
USA

geb.1985

131 Waverly Avenue No.3
11205 Brooklyn, New York
USA
www.laurentickle.com

2003-2007

Pratt Institute, Brooklyn,
New York, USA: Kunst-
erziehung

2007-2009

RISD (Rhode Island School of
Design), Providence, Rhode
Island, USA: Metall- und
Schmuckgestaltung, MFA

SCHMUCK

Lauren Tickle beschaftigt sich in
ihren Arbeiten mit den Vorstellun-
gen von Wert und Schmuck/
Dekoration. In diesem Zusammen-
hang greift sie auf Geldnoten —
amerikanische Dollarscheine —
zurlick, die sie bearbeitet, um damit
ein Objekt von groRerem Wert als
die Geldnoten selbst zu schaffen.
Idee, Konzept und Arbeit werden
durch dieses Vorgehen explizit als
wertschaffend definiert. Die Klein-
teiligkeit und Zierlichkeit der Ar-
beiten betonen ebenfalls diesen
Aspekt. Lauren Tickle schneidet aus
den Dollarnoten feines Rankenwerk
und verschiedene Ornamente, die
durch das Ubereinanderlegen in
dichten Blindeln einen Uppigen,
prachtvollen und dynamischen

Eindruck vermitteln. Die Muste-
rung der Geldnoten wird dabei zu
einem Binnenornament. Der Ge-
samteindruck der Arbeiten mutet
in der Ornamentfiille, dem beweg-
ten Geflige der Einzelelemente,
der Einrollung der Ranken barock
an. Durch diesen kunsthistorisch-
stilistischen Epochenverweis wird
eine weitere Wertebene einge-
bracht.
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Katefina Vorlova
Tschechische Repubik

geb.1985

Dasicka, 1257
53003 Pardubice
Tschechische Republik

katerinavorlova@gmail.com

2006-2009

Academy of Fine Arts, Prag,
Tschechische Republik:
Conceptual Art

2009-2013
Academy of Arts,
Architecture and Design,
Prag, Tschechische Republik:
Concept - Object -
Meaning

Seit 2013

Konstfack University College
of Arts, Crafts & Design,
Stockholm, Schweden:
Jewellery and Corpus
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Halsschmuck aus der Serie »... and this is how it goes«; Baumwolle,

Kreide; 56X17X5cm

Katefina Vorlova erforscht in ihren
Arbeiten das Verhaltnis zwischen
Objekt, Korper und Raum. Dieses
auflert sich in der Bewegung des
Korpers, die sich auf den Schmuck
auswirkt, in seiner Haltbarkeit und
den Spuren, die der Schmuck auf
Korper oder Kleidung hinterlasst.
Dieses setzt sie durch die Wahl ihrer
Materialien um: Sie verwendet
grol3e Blocke weifer Kreide, die an
Baumwollfaden befestigt werden.
Die Kompaktheit der groben Blocke
kontrastiert mit den feinen Faden,
die teilweise zu dickeren Partien
geknUpft oder geflochten sind. Die-
ser Kontrast wird durch die Farbig-
keit unterstrichen. Das weiche
Material der Kreide reagiert auf
die Begegnung mit anderen Din-

gen und hinterlasst Farbspuren
auf der Kleidung.

SCHMUCK



»Impermanent«; neun Broschen; Weich- und Edelstahl, Email, geschweif3t, gebrannt; 14 X14 X1 cm

Kate Wischusen
Australien

geb.1992

RMIT University, GPO Box 2476
Melbourne VIC 3001
Australien
www.katewischusen.com

2011-2013

RMIT (Royal Melbourne
Institute of Technology),
Melbourne, Australien:
Gold- and Silversmithing

SCHMUCK

Die Arbeiten von Kate Wischusen
sind den Themen Schopfung und
Verlust von Erinnerung gewidmet.
Dieses setzt sie in der Materialwahl
und der Bearbeitung um. Mit Email
werden Motive aufgetragen, die
als Bilder der Erinnerung aufzu-
fassen sind, und anschlief3end
werden diese partiell wieder abge-
tragen, abgerieben und entfernt.
Dieses Ubersetzt den Erinnerungs-
verlust z. B.in Folge von Krankheit
und versinnbildlicht die verbleiben-
den Restformen einer Erinnerung.
Dabei ist es fuir Kate Wischusen
gerade die Erinnerung, die einen
Menschen zu einer einzigartigen
Personlichkeit werden Iasst. Zu-
gleich thematisiert sie die Verwit-
terung der Dinge durch die Spuren,

die die Menschen darauf hinter-
lassen wie bei StraBenmarkierungen
und Bodenbeldgen. Die Broschen
sind durch Zurtckhaltung und
Reduktion bestimmt. Grafische
Formen —seien es Kreise, Raster
oder Rechtecke —werden auf Recht-
eckflachen aufgetragen. Sie sind
mit Farbe abgedeckt, die so abge-
tragen wurde, dass reizvolle ver-
schwimmende Ubergénge entste-
hen, die zugleich das zunehmende
Auflosen und Verschwinden der
Erinnerung visuell umsetzen.
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Zhigian Yang
China
geb.1993

Xiamen University Art College
Siming South Road 422-9

Xiamen 361005, China
yang2@mawen.org

2010-2074

Xiamen University Art
College, China: Schmuck-
gestaltung

109

»Polytheism«; Anhanger; Keramik, Farbe, bei 1200° C gebrannt;

7X3X3cm

Zhigian Yang straubt sich gegen
die Einordnung von Menschen,
gegen die Erwartungen, die in

sie aufgrund ihrer Nationalitat,
Herkunft, des Geschlechts gesetzt
werden, gegen eine Einteilung, die
das Individuelle auBer Acht 13sst,
sondern nur von oberflachlichen,
allgemeinen Kriterien ausgeht.
Diese Bedenken und Abneigung
gegen eine solche Klassifizierung
macht sie deutlich, indem sie einen
Anhanger schafft, der aus ver-
schiedenen ubereinander gefligten
Einzelmotiven besteht. Grundlage
hierfur bilden Vektorgrafiken ver-
schiedener Religionen. Eine Vektor-
grafik ist eine Computergrafik, die
aus geometrischen Grundformen
und Linien besteht, die ein zwei-

dimensionales Motiv formen.
Zhigian Yang wahlte Sinnbilder
der christlichen und judischen
Religionen, des Islams, des Hindu-
ismus, von persischen Religionen,
Bahai und Shinto. Aus diesen
formte sie einen dreidimensionalen
Anhanger, bei dem die einzelnen
Motive miteinander verschmelzen
und ineinander tbergehen. Das
daraus entstehende Konstrukt der
Religionen bildet ihr personliches
Amulett und versinnbildlicht ihren
eigenen individuellen Glauben.

SCHMUCK



Maria Brinch
Norwegen

geb.1984

Vibesgate 18 ¢

0356 Oslo

Norwegen
brinch.maria@gmail.com

2005-2012
Oslo National Academy of
the Arts, Norwegen: Textil

TEXTIL

»This | Promise With Dreams I«; Wandbehang; Wolle, bedruckt, bemalt;

128 X136X3 cm

Maria Brinch beschaftigt sich mit
den verschiedenen Moglichkeiten
der Faltung von Material, den sich
daraus entwickelnden Bedeutungs-
ebenen und erstellt darauf basie-
rend Wandkompositionen. Fur

sie bedeutet »Falten« zum einen
Teilung, Trennung, Verwandlung
und das Entstehen neuer Raume,
zum anderen das Umgeben von
etwas. lhre Arbeiten werden in
zwei Phasen gefertigt: Zunachst
wird der Stoff im digitalen Textil-
druck mit Fotografien bedruckt,
dann wird er gefaltet, wodurch
Maotive verschwinden bzw. neue
entstehen. Maria Brinch kombi-
niert in ihren Arbeiten gedruckte
Fotografien und Pigmente auf Wolle.
Die Arbeit im textilen Medium

dient ihr als biographische AuRe-
rung, aber auch als eine Moglich-
keit, klinstlerische und handwerk-
liche Aspekte, neue und traditio-
nelle Techniken miteinander zu
verbinden. Die Arbeiten sind ge-
pragt durch graffitiartige, kalligra-
fische Linienzlge, die mit leuch-
tenden Farbflachen und fotografi-
schen Details kombiniert werden,
welche durch die VergroRerung
eine grafische Anmutung erhalten.
Das Thema »Falten« wird durch
die horizontale Organisation der
Streifen/Schichten unterstrichen.
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Stacey Ellis
Neuseeland

geb.1989

18e Saxton Road, Upper Vogeltown
4310 New Plymouth

Neuseeland
staceyellis@hotmail.co.nz

2008-2013

Massey University,
Wellington, Neuseeland:
Textildesign

m

gefilzt, bestickt, Felt-Resist Printing; je 50/51X30/31X1cm

Stacey Ellis arbeitet mit Abfallen
aus der Textilindustrie, die sie zu
Stoffen verarbeitet. In der Regel
werden die Industriefaserreste
trotz ihrer hohen Materialqualitat
preisglnstig als Dammstoffe an
das Baugewerbe abgegeben.
Stacey Ellis erachtete die Moglich-
keiten, diese Textilreste sinnvoll zu
verwenden, als noch nicht ausge-
reizt, und erstellte, basierend auf
Untersuchungen der Material-
qualitaten und auf Uberlegungen
zum Einsatz traditioneller Hand-
werkstechniken in Kombination mit
neuen Technologien, Vorschldge,
um bisher nicht erkannte Poten-
tiale zu nutzen. Ihr Vorhaben ist
es, die Abfalle mit zeitgemaRen
Varianten traditioneller textiler

Verarbeitungstechniken sowie neuer
digitaler und Textilflies-Technolo-
gien zu innovativen, modernen
und hochwertigen Stoffen zu ver-
arbeiten. Ihr Projekt soll dazu bei-
tragen, weniger Abfall zu produ-
zieren, zu einem reduzierten Kon-
sum aufrufen und ein Vergeuden
natirlicher Ressourcen verhindern.
Ihre Textilproben sind durch ein-
fache geometrische Muster be-
stimmt, wobei sie Kreis- und Stern-
formen bevorzugt, die sich oftmals
kontrastreich vom Hintergrund
abheben.

TEXTIL



Michal Fierstein
Israel

geb.1984

11 Cordovero St., Apt. 7
Tel Aviv

Israel
fi.michal@gmail.com

2009-2013

Shenkar College of
Engineerung and Design,
Ramat Gan, Israel: Textil-
design, Schwerpunkt
Weben und Siebdruck

TEXTIL

CELECEETRET]

»Centred Composition« (Detail); Bambus, Baumwolle, gewebt, Ikat-Farbung;

200X150 CM

Michal Fierstein arbeitet mit
Baumwoll-, Bambus-, Wollgarnen
und Textilfarbe in den Techniken
Weben und Ikat. Ihre Arbeiten aus
der Serie »Plateau« basieren auf
der menschlichen Bewegung, die
sie in ein abstraktes Muster lber-
setzt, das diese Bewegung deutlich
werden lasst. Durch die Abstraktion
der Formen wird die Dynamik nun
in die Flache ubertragen. Als Grund-
lage verwendet Michal Fierstein
die Choreografiesprache von Noa
Eshkoi, die die Tanzbewegung
durch Zeichen darstellt. Durch das
Auftragen der Farbe auf Durchschuss
und Kettfaden vor dem Weben ent-
stehen komplexe Kompositionen,
die spannungsvoll aufgebaut sind.
Die Arbeiten sind durch feinste

Abstufungen gekennzeichnet:
Durch einzelne eingefarbte Faden
entstehen subtile Kontraste und
Hintergrundeffekte, feine Nuan-
cierungen; durch Verdichtung
kommt es zu bewegten, leichten
Formen von differenziertem
Umriss.
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Ulrike Kettlitz
Deutschland
geb.1981

Stephanusstr.1

06114 Halle
Deutschland
mail@ulrikekettlitz.de

1997-1999

BBS Quedlinburg,
Deutschland: Ausbildung zur
Gestaltungstechnischen
Assistentin, Grafik und
Design

2007

Staatliche Textil- und
Gobelinmanufaktur Halle,
Deutschland: Weberei,
Praktikum

2007-2013

Burg Giebichenstein
Kunsthochschule Halle,
Deutschland: Textildesign
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Die ausgestellten Stoffe stammen
aus dem Projekt »Hausgemacht«.
Es handelt sich um Proben, die
fur eine serielle Produktion auf
mechanischen Webstihlen auf
Manufakturebene konzipiert wur-
den. Ziel war es, hochwertige Ma-
terialien zu Stoffen zu verweben,
deren Wertigkeit sich auf visueller
und haptischer Ebene vermittelt.
Die Technik ist diejenige des Bro-
schierens. Als Inspiration dienten
die Eindrlicke in einem verlasse-
nen, ehemals gro3biirgerlichen
Anwesen. Ulrike Kettlitz basierte
ihre Entwurfe auf Fotografien, rea-
len Fundstiicken, gefiihlten Stim-
mungen und Erinnerungen von
Menschen, die dem Haus verbun-
den waren. Die Stoffe beruhen in

Farbigkeit und Oberflachenstruk-
turen auf Anregungen aus einzel-
nen Raumen des Hauses. Sie ver-
arbeiten dekorative Elemente der
Raume, Anregungen durch ihre
heutige Funktion und den aktuel-
len Zustand.

Erste Experimente erfolgten auf
einem Musterwebstuhl. Hier be-
schaftigte sich Ulrike Kettlitz mit
Grundgeweben und Musterschus-
sen. Diese Erfahrungen Ubertrug
sie dann auf einen Kontermarsch-
Webstuhl, wobei sie darauf be-
dacht war, Stoffe mit flacher
Struktur und einfachem Aufbau
zu erstellen. Verwendet werden
Wolle, Seide, Tierhaare sowie
Leinen, Effekt- und Metallgarne.

TEXTIL



Sarah Lindstrom
Norwegen
geb. 1981

Serligata 8C

0577 Oslo

Norwegen
www.sarahlindstrom.com

2006-2009

Central Saint Martins
College of Art and Design,
London, GroRbritannien:
Textil, BA

2010-2012

Royal College of Art, London,

GrolSbritannien: Textil, MA

TEXTIL

»Ovader«; textiler Wandbehang; Baumwolle, handgefarbt
und genaht; 150X110X0 cm

Die Serie der »Haiku«-Landschaften
beschaftigt sich mit dem Wechsel
des Wetters und der Jahreszeiten
in Skandinavien. Die japanische
Gedichtform des Haiku fangt in
nur wenigen Zeilen das momenta-
ne Gefuhl ein, das zu einer spezifi-
schen Zeit an einem Ort erfahren
wird. Durch ein »kigo« —ein Wort
oder eine Wortwendung — erfolgt
ein Hinweis auf die jeweilige Jah-
reszeit. Die Haiku-Gedichte wid-
men sich eher dem Alltaglichen
und Einfachen. Ziel ist es, einen
vorlibergehenden Moment festzu-
halten und damit zu betonen, zu
beobachten und Schonheit auch
an unerwarteter Stelle zu finden.
Ahnlich verfahrt Sarah Lindstrom
in ihren Textilarbeiten. Sie greift

naturliche Geflige auf, vergroRRert
diese und fesselt damit die Auf-
merksambkeit des Betrachters, der
den feinen Strukturen folgt und
ihre Schonheit erforscht. Sarah
Lindstrom Ubersetzt die Wetter-
ereignisse bzw. Jahreszeitenkenn-
zeichen Gewitter, Herbstfrost,
Winter- und Sommerbirke sowie
Matsch auf poetische Weise, die
durchaus dem Haiku entspricht,
in das textile Medium.
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Nufar Maimon
Israel

geb.1987

50 Ha'erez St.

60920 Kadima

Israel
nufarmaimon@gmail.com

2009-2013
Shenkar College of
Engineering and Design,
Ramat Gan, Israel: Textil
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Bedruckte Textilien aus der Serie »Heritage«; Baumwoll-Viskose-Satin,
Reaktivfarbstoffe, Siebdruck; 80 xX100X4 cm

Nufar Maimons bunte Textilien
und Jacken sind aufwendig in
einer Vielzahl von Materialien ge-
fertigt und mit Reaktiv- und Trans-
ferfarbstoffen im Siebdruckver-
fahren verziert. Dabei ist die Innen-
seite der Jacken genauso aufwen-
dig gearbeitet wie die AuRenseite.
Die Arbeiten zahlen zur Serie
»Heritage« und beruhen auf
Anregungen durch die englische
Kultur, besonders durch englische
Garten. Nufar Maimon besuchte
einige dieser Garten wie Ham
House, Osterley Park und Clare-
mont Gardens, wobei eine Fille
von Fotografien entstand, um den
Moment und die Stimmung ein-
zufangen. Darauf aufbauend ent-
wickelte sie Zeichnungen, die zu

einem Muster arrangiert wurden.
Gerade durch die Wahl einer
leuchtenden Farbigkeit erhalten
die auf der englischen Tradition
basierenden Arbeiten einen froh-
lichen, zeitgemafRen Charakter.
Als Vorbilder fiir den Kleidungsstil
dienten ihr die englischen Jugend-
gruppen der 1950er und 1960er
Jahre —die Mods und die Teddy
Boys, die aus dem Arbeitermilieu
stammend, ihre Vorbilder bei den
Dandys der edwardianischen Zeit
suchten.

TEXTIL



Daniel Devoy
Neuseeland

geb.1991

44 Clark Rd., Papakura
2113 Auckland
Neuseeland
danieldevoy@gmail.com

2010-2013
University of Auckland,
Neuseeland: Grafikdesign
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»Expressive Typography Il«; Poster; Papier, Siebdruck;

84X59X0 cm

Daniel Devoys Poster der Serie
»Expressive Typography« orientie-
ren sich an der durch die Popkultur
beeinflussten Grafik. Er bedient
sich bewusst eines Minimalismus,
der sowohl der Farbe — es werden
nicht mehr als zwei Farben fiir den
Siebdruck verwendet — als auch
der Form gilt. Die Information wird
auf die Schrift reduziert, wobei die
Vermittlung durch Storungen in-
tensiviert wird. So verwendet er
untbliche Trennungen, Leerstellen,
geheimnisvolle Mitteilungen mit
Verdrehungen, Auslassungen und
Durchstreichungen, arbeitet mit
Gewichtungen und Kontrasten.
Durch die Verfremdung wird die
Aufmerksamkeit auf die Mitteilung
fokussiert, und der Entzifferungs-

und Zuordnungsprozess vermit-
telt ein spielerisch-detektivisches
Element.
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Liam Farrell
Neuseeland

geb.1992

19 Morse St.
410 Napier
Neuseeland
liamjonathanfarrell@gmail.com

2011-2013
Eastern Institute of Techno-
logy, Napier, Neuseeland:
Grafikdesign
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»Jetty«; Poster; Papier, Digitaldruck; 841X594X1cm

Liam Farrell erstellt typografische
Illustrationen, d. h. er bildet Motive
wie z. B.Tierkopfe oder Totenschadel
durch das Arrangement von Buch-
staben. Die Lettern ergeben durch
ihre unterschiedliche GroRe, die
Buchstabenwahl und der Anord-
nung auf der Flache und zuein-
ander ein flachiges Bildmotiv.
Liam Farrell verwendet die Schrift
»Futura« wegen ihrer geometri-
schen Formgebung, die zu einem
einheitlichen Erscheinungsbild
der einzelnen Buchstaben fuhrt.
»Jetty« bildet ein Portrat des Hundes
der Mutter Liam Farrells, und »Type
is dead« reflektiert Uber die aktu-
elle Bevorzugung gezeichneter
Schriften und die Moglichkeiten
der Druckschrift fir eine Vielfalt

von Gestaltungsbereichen. Liam
Farrell betont in seinen Arbeiten
die dekorativen Qualitaten von

Schrift.

TYPOGRAFIE



Dreidimensionale Lettern; MDF, Lasercut und handbearbeitet; je 20X20X20 cm

Grace Kim
Sudkorea/Neuseeland

geb.1989

Alt Group, 16 Mackelvie Street,
Ponsonby, Auckland 1144
Neuseeland
gracemskimig8g9@gmail.com

2008-201M

Whitecliffe College of Arts
& Design, Auckland,
Neuseeland: Grafikdesign

TYPOGRAFIE

Grace Kims dreidimensionale typo-
grafische Arbeit wurde durch For-
men wie das Mobiusband und das
Penrose Dreieck (Tribar) inspiriert.
Diese paradoxen, »unmoglichen«
Formen beschaftigen die Vorstel-
lung des Betrachters und regen zum
genauen Hinschauen an. Grace
Kims Anliegen ist es, eine entspre-
chende typografische Illusion zu
schaffen, die zweidimensionalen
Buchstaben mit einer raumhalti-
gen Wirkung auszustatten. Dafur
bearbeitet sie flache Buchstaben
in »lllustrator« und im 3D-Programm
»Rhino«. Dabei werden zwei Buch-
staben an einem Kubus zusammen-
gefligt und der Negativraum der
beiden Buchstaben bearbeitet, um
neue dreidimensionale Formen

entstehen zu lassen. AnschlieRend
wird die Form in Scheiben zerlegt,
die per Lasercut aus MDF heraus-
geschnitten und per Hand zusam-
mengefligt werden. Es muss dar-
auf geachtet werden, dass die Ver-
bindung genau und ausgewogen
erfolgt, damit die Formen nicht
umfallen. Diese dreidimensionale
Schrift erlaubt eine Vielzahl von
Lesemoglichkeiten, je nach Blick-
winkel des Betrachters. In ihrem
Projekt »They live in a Mirror«

(als Verweis auf Richard Gregorys
Publikation »Mirrors in Mind« von
1998), bei dem die Buchstaben auf
einem Spiegel stehen, wird diese
Vielfalt noch gesteigert.
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Samantha Lewis
Neuseeland

geb.1983

3 Lytton St., Wadestow
6012 Wellington
Neuseeland
www.samlewis.co.nz

2009-2012

Massey University, Wellington,
Neuseeland: Visual
Communication, Graphic
Design, Bachelor of Design
(Hon)
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Poster aus der Serie »foanetiks«; Papi

Samantha Lewis entwickelte eine
phonetische Schrift, die geschrie-
benes und gesprochenes Englisch
auf Uberzeugende und innovative
Weise verbindet. Basierend auf
Untersuchungen Uber die z.T.
mangelhaften Lesefahigkeiten
von Erwachsenen in Neuseeland,
erachtet sie ihr Projekt als einen
Vorschlag, den Alltag fur viele
Menschen durch das Nivellieren
der Unterschiede zwischen ge-
schriebener und gesprochener
Sprache einfacher zu gestalten.
Grund fur die Probleme bildet die
Komplexitat der englischen Spra-
che selbst, die aus 44 Lauten, dar-
gestellt in 26 Buchstaben besteht,
woraus sich Abweichungen in
Aussprache und Schreibweise er-
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geben. Samantha Lewis kreierte
neue Buchstaben/Schriftzeichen,
bei denen die Elemente der ge-
sprochenen und geschriebenen
Sprache verschmelzen, so dass
ihre Schrift auf beiden Ebenen
funktioniert. Die geschriebene
Sprache ist in einer anderen
Nuance gehalten als die Zeichen
der Lautschrift. Je nach Folge und
Sprachrhythmus verandert sich
das Verhaltnis zwischen den bei-
den Buchstabenreihen, Uberlagern
sie sich, stehen nebeneinander.
Grundlage des neuen Systems
»Senchuree Fortee For« bildet die
klare, gut lesbare »Century Gothick,
die mit den 44 Lautzeichen kombi-
niert wird.

TYPOGRAFIE



