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Vorwort

Die Sonderschau »Talente« wird
seit Uber 30 Jahren jahrlich auf der
Internationalen Handwerksmesse
in Mlnchen prasentiert. Sie zeigt in
einer immer wieder berraschen-
den Ausstellung die Ideen junger
Menschen aus den unterschied-
lichsten Gestaltungsdisziplinen.

In den Exponaten driicken sich auf
fantasievolle und kreative Art die
aktuellen Gestaltungsansatze jun-
ger Handwerker und Kiinstler aus.
Auch die Tendenzen und Starken
einzelner Ausbildungsstatten und
Schwerpunkte in den einzelnen
Landern zeichnen sich dabei ab.
Nicht zuletzt ist »Talente« fUr die
Teilnehmerlnnen eine Plattform, um
sich im Kreis des Fachpublikums
bekannt zu machen und Teil eines
internationalen Netzwerkes zu
werden.

In ihrer nunmehr Gber 30jahrigen
Geschichte hat die Zusammenarbeit
zwischen den Organisatoren der
Handwerkskammer fiir Minchen
und Oberbayern und den Mentoren
der Sonderschau zu einem grol3en
internationalen Netzwerk gefuihrt.
Im Marz, zur Zeit der Internationa-
len Handwerksmesse, trifft sich ein
groRer Teil dieses Netzwerkes in
Miinchen, um die Ergebnisse des
Wettbewerbs in der Ausstellung
zu besichtigen und zu diskutieren.
Besondere Bedeutung kommt in
diesem Zusammenhang der Jury um
den »Talente«-Preis zu. Sie setzt sich
aus sieben internationalen Juroren
zusammen, die in einer lebhaften
Diskussion die Preise auswahlen.
Fur die Teilnehmer der Sonderschau
ist die Ausstellung in Kombination
mit dem jahrlich aufgelegten
»Talente«-Katalog eine wichtige
Station und ein groRes Sprungbrett
in eine berufliche Karriere. Der
Gesellschaft flir Handwerksmessen
ist deshalb fiir ihr kontinuierliches
Festhalten an der Sonderschau seit
den1970er Jahren zu danken. Dank
gilt auch unseren vielen Kontakt-
personen an den internationalen
Ausbildungsstatten, etwa in den
Niederlanden, England oder den

Skandinavischen Landern, in Ost-
europa sowie den Landern des
pazifischen Raums wie Japan, Korea,
Taiwan, Australien oder Neuseeland.
Seit einigen Jahren sind zu diesem
Kreis auch Lander aus Stidamerika
und China hinzugestofRen.

Im Jahr 2018 werden Arbeiten von
10 jungen Gestaltern aus 30 Lan-
dern in 11 unterschiedlichen Gewer-
ken prasentiert. Zu sehen sind unter
anderem Arbeiten von Teilnehmern
aus Taiwan, den Philippinen, der
Ukraine, dem Iran und aus Bosnien-
Herzegowina. Insgesamt erreichten
uns ca. 600 Bewerbungen aus 56
Landern. Darunter auch aus Pakistan,
Rumanien, der Turkei, aus Vietnam,
Macau und Hongkong. »Talente«
wird auch im Jahr 2018 innovative,
fantasievolle und ungewodhnliche
Arbeiten von groRRer Vielfalt in den
Bereichen Glas, Keramik, Metall,
Maébel und Schmuck zeigen.
Besonders hervorzuheben ist die
ungewohnlich hohe Anzahl an
interessanten Textilien. Sie Uber-
wiegen in diesem Jahr. Vor allem die
Beitrage aus Israel und Norwegen
verdienen dabei besondere Beach-
tung. Dekorations- und Kleidungs-
stoffe stolRen hier auf grofforma-
tige Textilinstallationen. Die jungen
Gestalter entwerfen mit bewahrten
Methoden, wie Weben, Hand- und
Siebdruck in Kombination mit neu-
artigen Technologien oder eigenen
Verfahren.

Auch in diesem Jahr gibt es ein be-
herrschendes Thema, das die jungen
Gestalter rund um den Globus faszi-
niert. Es ist das Thema »Material«.
Es geht dabei zum einen um inno-
vative, ungewohnliche Material-
kombinationen, die eine neue Optik
vermitteln, zum anderen um die
Auseinandersetzung mit traditio-
nellen Fertigungsmethoden. Diese
Arbeiten haben oftmals einen expe-
rimentellen Ansatz. Es wird erprobt,
was mit einem Material moglich
ist, wie dieses modifizierbar ist, und
welche neuen Moglichkeiten der
Bearbeitung und Gestaltung sich
daraus entwickeln. Das Thema der

Flexibilitat und Veranderbarkeit,
vor allem bei der Konzeption und
Gestaltung von Mobeln beschaftigt
sich nach wie vor mit den aktuellen
Themen junger Menschen wie der
Raumknappheit in kleinen Wohnun-
gen oder dem haufigen Ortswechsel.
Heimat, Mobilitat und Geborgenheit
sind weitere Themen. Material und
Produktionsweisen sind Garanten
flir ein positives Gefuihl fur die
Stabilitdt und Belastbarkeit der
Produkte.

Im Schmuck findet sich die Aus-
einandersetzung mit den Themen
Schonheit und der zeitgendssischen
Umgebung der Stadt ebenso wie
das Motiv der Erinnerung, des Be-
wahrens, womit zugleich auf klas-
sische Schmuckthemen verwiesen
wird. Weiterhin greift der Schmuck
Themen wie Status, Kommunikation,
Herkunft und Zugehorigkeit, die
Beziehung zu Korper und Ritualen,
zu Emotionen und Bedurfnissen auf.
Die Mischung von verschiedenen
ungewohnlichen Ideen, von diversen
konzeptuellen und asthetischen
Ansatzen macht auch dieses Jahr
wieder den besonderen Reiz der
Ausstellung »Talente« aus. Die
Arbeiten zeigen das Streben nach
Innovation und ungewohnten
Wegen sowie den Wunsch, das
Neue mit der Geschichte des
Handwerks und seiner Tradition
zu verbinden und damit diese flr
die eigene Gegenwart lebendig zu
halten.

Der Wettbewerb »Talente« wird
im Auftrag der GHM - Gesell-
schaft fir Handwerksmessen
mbH —von der Handwerkskam-
mer flr Minchen und Oberbayern
ausgerichtet. Gefordert wird »Ta-
lente« vom Bundesministerium
flr Wirtschaft und Energie.

Wolfgang Losche
Handwerkskammer fir Minchen
und Oberbayern
Leiter der Sonderschau »Talente«



Preface

The special show »Talente« has
been presented for more than

30 years now at the annual Inter-
national Crafts and Trades Fair in
Munich. It consists of a continually
surprising selection of young people’s
ideas from a range of diverse design
fields. The exhibits represent an
imaginative and creative cross-sec-
tion of current design approaches
among young artisans and artists.
The tendencies and strengths of
certain schools and training insti-
tutions, and the emphases pre-
vailing in different countries, are
likewise reflected in the show. Not
least, »Talente« provides a platform
for participants to introduce them-
selves to an expert public and be-
come part of an international net-
work.

In the course of its more than
30-year history, the cooperation
between the organizers of the
Chamber of Crafts in Munich and
Upper Bavaria and the mentors of
the special show has encouraged a
burgeoning international network.
In March, during the Crafts and
Trades Fair, many members of this
network will convene in Munich to
review and discuss the results of
the competition on display. Special
importance attaches to the jury of
»Talente«, made up of seven inter-
national members who select the
prizewinners in the course of lively
discussions. For the participants

in the special show, the exhibition,
in conjunction with the annually
produced catalogue, is an important
step towards a successful career.
Our thanks are due to the Gesell-
schaft fur Handwerksmessen
(Association of Crafts and Trades
Fairs) for their unflagging support
of »Talente« since the 1970s.

We are also grateful to our many
contacts at schools around the world,
including those in the Netherlands,
England and the Scandinavian
countries, in Eastern Europe, and in
nations in the Pacific region such
as Japan, Korea, Taiwan, Australia

and New Zealand. For some years

now, these have been supplemen-
ted by contacts in South America

and China.

In 2018, pieces by 110 young de-
signers from 30 countries working
in 11 different crafts are on show.
The participants’ origins include
Taiwan, the Philippines, Ukraine,
Iran, and Bosnia-Herzegovina.

A total of about 600 applications
reached us, from 56 countries in-
cluding Pakistan, Romania, Turkey,
Vietnam, Macau, and Hongkong.
As in previous years, the 2018
»Talente« presents a great variety
of imaginative, innovative and
unusual pieces from the fields of
glass, ceramics, metal, furniture
and jewellery.

Worthy of special emphasis is

the unusually high number of
interesting textiles, which are
predominant this year. The contri-
butions from Israel and Norway
are particularly compelling in their
combination of decoration and
clothing textiles in large-scale
installations. The young designers
employ time-tested methods such
as weaving, hand and silkscreen
printing in combination with new
technologies, or develop their
own, individual approaches.

This year, there is one predomi-
nant theme that fascinates young
designers around the globe. This is
the theme of »material«. On the
one hand, this involves innovative
and unusual combinations of
materials that convey a new look,
and on the other a concern with
traditional methods of making.
These pieces often exhibit an
experimental approach, testing the
potentials of the materials used,
how they can be modified, and
what new possibilities of working
and designing can be developed
on their basis. The theme of flexi-
bility and changeability, especially in
the design of furniture, is another

continuing concern of young
designers, especially in view of the
limited space available in modern
apartments and their owners’
frequent moves. Further themes
in evidence are home region,
mobility and security. Materials
and means of production are
capable of positively influencing
the stability and durability of
products, especially in the field

of furniture.

In the field of jewellery, beauty and
the contemporary urban environ-

ment are prime themes, along with
the motif of memory and conserva-
tion, and other classical subjects in
the field. In addition, the jewellery
on view addresses such themes as
status, communication, origins and
belonging, the relationship between
body and ritual,emotions and needs.

This year as before, the show’s
mixture of different, unusual ideas
treated in terms of diverse con-
ceptual and aesthetic approaches
amounts to the special charm of
»Talente«. The works on view
embody a striving for innovation
and unfamiliar paths, as well as a
desire to combine new approaches
with the history of the crafts and
their traditions, thus rendering them
fruitful for the contemporary age.

The »Talente« competition is pre-
sented on behalf of the GHM -
Gesellschaft fur Handwerksmessen
(Association of Crafts and Trades
Fairs) by the Chamber of Crafts in
Munich and Upper Bavaria. It
enjoys the support of the Federal
Ministry of Commerce and Energy.

Wolfgang Losche

Chamber of Crafts for Munich and
Upper Bavaria

Head »Talente« Special Show
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»Nude of Yakuza«; Halsschmuck; Padouk-Furnier, gebogen, geklebt; 60 X110 X 45 cm

Adéla Wiesenbergova
Tschechische Republik

Holz

Die poetische Arbeit verschiebt
die Grenzen zwischen Schmuck
und Mode und dokumentiert zu-
gleich das Experiment mit ver-
schiedenen Materialien in der
Mode. Die Arbeit interessiert
aufgrund ihrer Leichtigkeit und
Fragilitat, der kokonartigen Quali-
taten und der japanischen Bezuige,
gerade in Hinblick auf Erotik und
traditionelle Kleidung. Mit Bedacht
ist die Nahe bzw. Ferne dieses
Kokons zum Korper der Tragerin
gestaltet.

PREISTRAGER 2017



Fliesen-Installation »nichts Uber fliesen«; roter Ton, engobiert, glasiert; 140x280X%8 cm

PREISTRAGER 2017

Luise Hellmann
Deutschland

Keramik

Luise Hellmanns Fliesen interes-
sieren durch den Kontrast: So wir-
ken sie zunachst nahezu wie alte
Fliesen des Mittelmeerraumes aus
dem 17.Jahrhundert, erweisen sich
jedoch bei genauer Betrachtung
als neue Interpretationen der histo-
rischen Vorganger. Sie spielen mit
Vergangenheit und Traditionen.
Die Fliesen reagieren nicht nurin
gewissen Ungenauigkeiten auf
das Material, sondern sind von
ausgepragter Individualitat. Hierin
und in der stark plastischen Ge-
staltung bilden sie einen markan-

ten Gegenpol zu der industriellen
Fliesenproduktion und der aktuel-
len Tendenz zur Nachahmung an-
derer Materialien im Bereich der
Fliese.



Vasen; Halbporzellan, gedreht, Toneinlagen; 177X19 X19 cm

Kana Ueda
Japan

Keramik

Kana Uedas runde GefalSe tber-
zeugten die Jury durch ihre hap-
tische und visuelle dsthetische
Qualitat. Die feinen Linien lassen
unterschiedliche Materialien wie
Steine und Pelze assoziieren. Diese
illusionistischen Qualitaten wie-
derholen sich im Umgang mit
dem Material. Die GefaRe strahlen
eine Leichtigkeit aus, die jedoch
tauschend ist.

PREISTRAGER 2017



»Birch Bowl«; Bio-Harz, Birke, Holzspane, gegossen; 44X 73X 47 cm

PREISTRAGER 2017

Machteld Lambeets
Belgien

Kunststoff

Machteld Lambeets experimen-
tiert mit Materialien, mit Traditio-
nen, Formen und Volumen. lhre
Arbeiten besitzen eine groRe
plastische Ausstrahlung und eine
faszinierende Oberfldchenstruk-
tur, die auch bei langer Betrach-
tung immer wieder neue Uber-
raschungen bietet. Fast wirken
die Oberflachen ihrer Gefalle wie
Landschaften.

12



»Die Forelle«; Papier, Faden, Holz, Linolschnitt, Digitaldruck; 15,8 X33,8 X4,2 cm

13

Yasutomo Ota
Japan/Deutschland

Papier

Yasutomo Ota beschaftigt sich
mit Fragen zu Wesen und Erschei-
nungsbild des Buches: Wie sollte
ein Buch gestaltet sein und wel-
che anderen Wege konnten einge-
schlagen werden? Er verschiebt
die traditionellen Auffassungen
vom Buchbinden. Das Ziel ist da-
bei stets die Ubertragung des In-
halts in eine sichtbare Form. Das
jeweilige Thema eines Textes er-
fahrt somit eine haptisch-drei-
dimensionale Ubersetzung.

PREISTRAGER 2017



Armband aus der Serie »Imaginary Setting«; Acryl, Fotografien,
digitale Bildbearbeitung, geschnitten; 9,5xgX7cm

Woo Jung Kim
Stdkorea

Schmuck

Woo Jung Kim arbeitet besonders
in ihrem Armreif mit verschiede-
nen illusionistischen Ebenen. Sie
spielt mit dem Konzept von Luxus
durch das Hinterfragen der Kost-
barkeit von Edelsteinen bzw. mit
der Frage, was diese Kostbarkeit
eigentlich ausmacht und definiert.
Sie bedient sich der optischen Illu-
sion, die sich an traditionellen
Goldschmiedetechniken orientiert
und spielt zudem mit den eta-
blierten Formen. So ibernimmt
der Armreif die Form eines Rings.

PREISTRAGER 2017



»Nomen Nescio«; Gruppe aus 100 Broschen; Stahl, Silber 925, handbearbeitet; insg. 200X300X9 cm

Carla Movia
[talien

Schmuck

Carla Movia kreiert aus einem Ab-
fallprodukt drei Serien oder Famili-
en. lhre Arbeiten beschaftigen sich
mit Aspekten von Kostbarkeit, mit
dem Anthropomorphen und der
Technik. Zugleich polarisieren sie
und laden damit zur Diskussion
ein.

15 PREISTRAGER 2017
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Stoff aus der Serie »Toward Japan«; Seide, Baumwolle, Merinowolle,
Seidenmohair, Polyester, handgewebt; 112X 43X 0,1cm

Ortal Bonen
Israel

Textil

Die Textilentwiirfe von Ortal Bonen
Uberzeugen durch die Feinheit des
Webens und ihre Zartheit. Durch
den weitgehenden Verzicht auf
Farbe konzentriert Ortal Bonen
die Aufmerksamkeit ganz auf das
Material selbst, auf Struktur und
Textur. Dieses wird noch durch
subtile Veranderungen im Stoff
selbst betont. Besonders in eini-
gen Elementen der Formgebung
scheinen sie an einheimische
Traditionen anzuknupfen.

16
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Denise Benzing
Deutschland

geb.1987

Thomas-Mann-Str. 7
08058 Zwickau
Deutschland
denise@benzing-design.de

2003-2008

AFBB Akademie fur berufliche
Bildung, Dresden, Deutsch-
land: Mediengestalterin

2012-2017

Westsachsische Hochschule
Zwickau, Fakultat fir Ange-
wandte Kunst Schneeberg,
Deutschland: Gestaltung -
Textildesign/Textilkunst, BA
und MA

MATERIALIEN UND TECHNIKEN

gt

Taschen aus der Serie »SMUCK«; Filtervlies aus PE, mechanisch
und thermisch gepresst, bedruckt, ultraschallgeschweil3t, gefligt;
je 35X60Xx20 cm. Foto: Denise Benzing

Denise Benzings Taschen aus der
Kollektion »SMUCK« sind aus einem
neuen, selbsthergestellten Material
gearbeitet und orientieren sich an
gefalteten Papierobjekten. Dieses
betrifft sowohl die Oberflache mit
ihrer Gitter- und Rhombenstruktur
als auch die Konstruktion der Tasche
selbst. Die leuchtende Farbigkeit,
die klare, skulpturale Form, die
geometrisch gefaltete Oberflache,
die nicht nur an Origami, sondern
auch an Verkleidungen in der zeit-
genossischen Architektur denken
|asst, sowie technische Details wie
Schraubenverbindungen geben den
Taschen ein modernes und unge-
wohnliches Erscheinungsbild. Die
Taschen sind aus farblosem Vlies-
stoff gefertigt, der zu 80% aus

recycelten PVC-Flaschen besteht.
Dieser Stoff wird an Industrie-
maschinen verarbeitet und in ei-
nem speziell entwickelten Verfah-
ren gepresst, thermisch verformt,
bedruckt, beschichtet und schliel3-
lich von Hand ultraschallgeweif3t.
Die originellen Taschen sind das
Ergebnis eines langen Experimen-
tierprozesses, in dem unterschied-
liche Materialien und Verfahren
gepriift wurden.



Salz-Glaser; Salz, gegossen; je 9 X7,5X7,5 cm. Foto: Mirei Takeuchi

Naama Bergman
Israel/Deutschland
geb.1982

Schmellerstr. 22

80337 Minchen/Deutschland
naama.bergman@gmail.com
www.naamabergman.com

2004-2008

Bezalel Academy of Art and
Design, Jerusalem, Israel:
Department of Jewelry
and Fashion, BFA

2009-2010

Maziar School for Jewelry,
Ramat-Gan, Israel:
Steinfassungskurs

Seit 2013

Akademie der Bildenden
Kiinste Miinchen, Deutsch-
land: Schmuck und Gerat

19

Naama Bergmans GefafSe sind aus
Salz in einem Sandform-Verfahren
gefertigt. Sie sind Ausdruck ihrer
Faszination durch die historische
Bedeutung und die reichen Asso-
ziationen des Materials. Gereizt
hat Naama Bergman zudem die
Widerspriichlichkeit des Materials
selbst und seine spezifischen Ei-
genschaften: Das Salz, das zum ei-
nen konserviert, indem es Wasser
entzieht, das zum anderen aber
selbst aus Wasser gewonnen wer-
den kann. Die kleinen GefaRe, die
durch die farblichen Variationen
und die Struktur ihrer Oberflache
faszinieren, entstehen, indem das
Salz in einem Ofen erhitzt und
dannin flissigem Zustand in ei-
nen aus Sand geformten Hohl-

raum gegossen wird. Die ab-
wechslungsreiche Farbigkeit resul-
tiert daraus, dass das Salz im Ofen
in Graphitbehaltern geschmolzen
wird. Die GefaRe verandern sich
im Laufe der Zeit; wirde Wasser
in sie hineingegossen werden,
wiurden sie sich auflosen. Das der-
art mit Salz angereicherte Wasser
wiurde den Durst nicht I10schen
kdnnen.Naama Bergman spielt
hier mit den kontrastierenden
Assoziationen von Trinkgefafs,
Wasser, Salz. Sie versteht ihre
Arbeit als einen Dialog zwischen
verschiedenen Polen, zwischen
Andauern und Aufldsen, zwischen
Wertigkeit und Erinnerung.

MATERIALIEN UND TECHNIKEN



»skew; flexibles Regal; Prototyp; Multiplex, abstrahierter Teleskopauszug; 150X 70X 21 cm. Foto: Philipp Hiller

Philipp Hiller
Deutschland
geb.1982

Swakopmunder Str. 3
81827 Miinchen
Deutschland
philo8g@web.de

2001-2003
SMP Schreinerei, Baldham,
Deutschland: Schreinerlehre

2016-2017

Akademie fur Gestaltung
und Design, Minchen,
Deutschland: Gestalter im
Handwerk

MATERIALIEN UND TECHNIKEN

Philipp Hillers flexibles Regal
»skew« ist speziell fir Dachge-
schollwohnungen entworfen und
berlcksichtigt durch ein eigens
entwickeltes Schiebesystem spa-
tere Wohnungswechsel. So kann
das Regal stufenlos auseinander-
geschoben werden und findet da-
mit unabhangig von speziellen
Raumsituationen immer einen
Platz. Die vier beweglichen Teile
kénnen horizontal frei verschoben
und gedreht werden, wobei eine
Magnetsperre verhindert, dass die
Teile zu weit auseinanderzogen
werden. Der zusatzliche Reiz des
Regals besteht darin, dass es nicht
nur horizontal in eine Richtung
gezogen, sondern auch im rechten
Winkel gedreht in den Raum hin-

ein aufgebaut werden kann. Das
Regal kann in vielen Variationen,
so auch als Raumteiler mit Sitzge-
legenheit oder unter Treppen, auf-
gestellt werden. Es ist in zwei
GroRen konzipiert: 238 X112-
420X%350 cm und in der kleineren
Variation 148 X68-250X210 cm.
Immer ergibt sich ein klares Er-
scheinungsbild aus dem vielfalti-
gen Zusammenspiel unterschied-
lich grolRer Rechtecke bzw. aus
dem Kontrast von weil3en Flachen
und Holzsichtigkeit.
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s

Vase aus der Serie »Forgotten Collection/Second Edition«; selbst ent-
wickeltes thermoplastisches Komposit aus Schellack und Bambuskohle,
mit Matrizen in Form gepresst, thermisch verbunden; 16,5X12,5X12,5 cm.
Foto: Anja Lapatsch und Annika Unger

Die Gefal3e sind von monumentaler,
klarer, fast kubistisch anmutender
Kontur und aus einem ratselhaften
schwarzen Material gefertigt, des-
sen Reiz durch die kontrastierenden
Bereiche von matt-aufgeraut und
glanzend-geglattet gesteigert wird.
Deutlich und kantig sind die ein-
zelnen Bereiche voneinander abge-
setzt; Henkel sind als eckige Flachen
angefligt und in die Gesamtform
integriert. Anja Lapatschs und
Annika Ungers Arbeiten beruhen
zum einen auf der Auseinander-
setzung mit dem Symbolwert der
Farbe Schwarz und ihrer Assoziation
von Tod, Asche, Pech, Vorzeit, zum
anderen basieren sie auf dem In-
teresse flr biologisch abbaubare,
bereits frith in der Menschheits-

geschichte gewonnene kunststoff-
artige Materialien. Erste Experi-
mente in Zusammenarbeit mit
Experimentalarchaologen galten
dem Birkenpech. Eine zweite Ver-
suchsreihe, aus der Beispiele in der
Ausstellung gezeigt werden, be-
schaftigt sich mit der Kombination
von Schellack und Bambuskohle.
Durch mehrfaches Einschmelzen
von Objekten wird die Verwand-
lung ihrer Form erzielt. Die in
diesem Prozess entstehenden
Arbeiten sind als Prototypen, als
»Archetypen des Gebrauchs, als
»Benutzerhandblcher einer Erin-
nerung im (Ruck)blick auf eine
andere mogliche Wirklichkeit« zu
verstehen.

MATERIALIEN UND TECHNIKEN



»Limits of a known Territory«; Kamera-Objekt; Holz, Linse, Wasser, Acrylate; 100X 80X 40 cm.

Foto: Marlou Rutten

Marlou Rutten
Niederlande
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2013-2017
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Produktdesign

MATERIALIEN UND TECHNIKEN

Marlou Rutten beschaftigt sich
mit dem poetischen Wert des
Unsichtbaren, dem Nichtwahrge-
nommenen. lhr Ziel ist es, Objekte
zu entwerfen, die natUrliche Pha-
nomene auf ungewohnliche Weise
registrieren und Ubersetzen, um
die Erfahrung der Sinneswahrneh-
mung zu erweitern. In »Limits of

a known Territory« (Grenzen eines
bekannten Gebietes) kreiert sie
ein Instrument zur Betrachtung
der AuRenwelt. Wie ein menschli-
ches Sinnesorgan, sich aber aufer-
halb des menschlichen Korpers
befindend, registriert es Bewegun-
gen. Damit erzielt Marlou Rutten,
dass der Betrachter in eine unge-
wohnliche distanzierte Position
versetzt wird, von der aus er seine

Wahrnehmungen erfahrt und an-
sieht. Fir »Limits of a known Terri-
tory« flgt sie in das kreisrunde
holzerne Gehduse eine Linse aus
vakuumgeformten PVC, die mit
Wasser geflllt ist. Die Linse bildet
das hinter dem Gehause stattfin-
dende Geschehen ab. So gelingt es
ihr, die Erfahrung der gewohnten
Sinneswahrnehmung zu entfrem-
den, indem sie dem Betrachter das
Abbild eines Abbilds prasentiert.
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»Ash-Tiles«; Fliesen; selbst entwickelte Materialmischung aus Asche, Presstechnik; je 15X15Xx1cm.
Foto: Miriam Schlagel

Miriam Schlégel
Osterreich

geb.1994

Schulstr.10
4212 Neumarkt im Mihlkreis
Osterreich
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2014-2018

Freie Universitat Bozen, Italien:

Studium an der Fakultat fur
Design und Kiinste
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Miriam Schlagel beschaftigt sich
in ihrer Arbeit mit der zerstoreri-
schen, aber auch schaffenden Kraft
des Feuers. Dieser Kontrast diente
ihr als Anregung, das im Feuer
entstehende Abfallmaterial — die
Asche —als Material zu verwenden
und deren schallddmmenden und
isolierenden Eigenschaften zu
nutzen. So entschied sie sich, aus
Asche Fliesen herzustellen, wobei
zundachst aus Holzasche, Kalk und
Wasser ein Gemisch angeruhrt
wird, welches dann in eine Form
gepresst wird. Abhangig von der
verwendeten Holzart kommt es zu
unterschiedlichen Farbwerten der
Asche, wodurch jede Fliese einen
eigenen Charakter erhalt und ein
Unikat bildet.

MATERIALIEN UND TECHNIKEN
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Deutschland
geb.1985
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MATERIALIEN UND TECHNIKEN

Gefalle; Glas, geblasen, Ziegel; 25X14X9,8 cm. Foto: Lea Schiicking

Lea Schiickings Kollektion aus
Karaffen, Glasern und Schalen ist
durch die schlichte, klare Formge-
bung bestimmt. So steht die inter-
essante, ungewohnliche, in Farbig-
keit und Struktur reizvolle Ober-
flache der GefaRRe ganz im Vorder-
grund. Das durch die leicht kornige
Oberflache und blau-grau-griine
Farbigkeit charakterisierte Erschei-
nungsbild entsteht durch eine ex-
perimentelle Materialverbindung
aus Ziegeln und Glas. Abhangig
von dem Verhaltnis von Ziegel und
Glas sowie von der Schmelzdauer
und -temperatur, von den unter-
schiedlichen Ausgangsstoffen ver-
andert sich das Grundmaterial.
Lea Schiicking erprobt in ihren Ge-
falken die gestalterisch-technische

Spannbreite der Materialkombina-
tion. So finden sich neben sehr le-
bendigen, tiefen Strukturen auch
Partien von leicht schimmernder,
eher ruhiger Transparenz, die glat-
ten, klaren Bereichen gegentiber-
stehen.
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38000 Grenoble/Frankreich
heloisecolrat@gmail.com
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2010-2012

La Martiniere Diderot, Lyon,
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2012-2017
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»Interstices«; Glas, geblasen, geformt; je 10x35x10 cm. Foto: Héloise Colrat

Héloise Colrat mochte mit ihren
Arbeiten Fragen beim Betrachter
anstoRen und dadurch auffor-
dern, sich mit der Form und dem
Material der Werke auseinander-
zusetzen. Sie mochte durch Un-
vollstandigkeit oder Verfremdung
Ratsel aufgeben. Bei »Interstices«
(Zwischenrdume) scheint es sich
zunachst um eine Ansammlung
von angekohlten oder verfaulen-
den, auseinandergesagten schlan-
ken Baumstammen zu handeln,
wobei die Stiicke hintereinander,
der urspriinglichen Form des
Stammes folgend, gelegt oder
wie Brennholz Gbereinanderge-
schichtet sein konnen. Die einzel-
nen Teile sind durch den Kontrast
zwischen der rauen, unregelmagi-

gen Aufdenseite und der glatten
Innenseite bestimmt. Héloise
Colrat verwendet eine Mischung
aus Backpulver und Holzasche, um
diese besondere Oberflache zu
schaffen, mit der sie an die Ver-
ganglichkeit des Materials erin-
nert und zugleich auf die Erosion
eines anderen Naturmaterials —
Stein — verweist, das die Ober-
flachenstruktur ebenfalls assozi-
ieren lasst. Zwar gibt das Erschei-
nungsbild der Arbeiten zunachst
Ratsel auf, doch die Zwischen-
raume erlauben einen Blick in
das Innere und tragen damit zur
Materialklarung bei.

GLAS



»Expanding Matter — Cylinder Series«; Objekte; Glas, gegossen; 40 X80 X35 cm. Foto: Russel Johnsen
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Schweden/USA
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www.karinforslund.com
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Rhode Island School of Design,
Providence, USA: Glas, MFA

GLAS

Karin Forslunds Arbeiten basieren
auf den schwedischen Glastradi-
tionen und widmen sich der Erkun-
dung von verschiedenen Aspekten
und Konzepten der angewandten
und freien Kunst sowie des Hand-
werks. In ihren Arbeiten stehen das
Material und die Art und Weise,
wie es wahrgenommen wird und
welche Erwartungen an es heran-
getragen werden, im Vordergrund.
Die Arbeiten sind aus »einfachem«
Glas gefertigt, bei dem sie aber
den Anteil der jeweiligen Bestand-
teile verandert und die Stadien
des Schmelzvorgangs beeinflusst.
Dadurch werden die dem Material
innewohnenden Eigenschaften
wie Leichtigkeit und Transparenz
verandert. Dieses ruft zu einer

Hinterfragung des Materialaspek-
tes auf, zu Uberlegungen zu den
Eigenschaften, die Glas definieren.
Karin Forslund gibt in ihren Arbei-
ten eine Grundform vor und tber-
lasst es dann dem Material selbst,
die Form zu verandern und zu be-
einflussen. Hieraus resultieren
Objekte, die in einem Moment der
Veranderung festgehalten schei-
nen. Die schlichten Zylinder- und
Vasenformen wirken, als ob sie
durch eine Schaummasse ausein-
andergedriickt werden.
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»Espace intermédiaire n°3«; Objekte; Glas, Asche, Graten, gegossen; insg. 30 X2000X3000 cm.
Foto: Elise Grenois
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2013-2017
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reich: Kunst-Objekt (Skulp-
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NAMSEOUL University,
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Elise Grenois beschaftigt sich in
ihren Arbeiten mit dem Thema
der Verganglichkeit, mit den
Aspekten von Zeit und Tod, mit
der Veranderung von Lebewesen.
Sie interessiert, was letztlich von
einem Lebewesen Ubrigbleibt —
seine Uberreste. So nimmt die Zeit
Einfluss auf die Form ihrer Paraffin-
GefalBe: In der Installation »Dok«
verandert sich die Form durch Licht
und Warme und fihrt schlieRlich
zur Auflosung der GefaRe. In
»Espace intermédiaire« werden
Fische in Glasskulpturen transfor-
miert, wobei Graten und durch
den Brennvorgang in Asche ver-
wandelte Partien sichtbar bleiben.
Die Fische bleiben erkennbar, wer-
den aber verfremdet. Fur Elise

Grenois wird das Material Glas zu
einer zugleich destruktiven und
kreativen Energie. Zusammenfas-
send erklart sie: »Meine Arbeit
konzentriert sich auf das Leben-
dige, das Vergangliche und die
Eigenschaften der Materialien,
die ich einander gegenlberstelle
und neu interpretiere.«

GLAS
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2014-2018
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)

Vasen aus der Serie »Dirty-Clean«; Glas, geblasen, geschliffen;
37X11,5%X11,5 cm, 19,5 X18,5X18,5 cm. Foto: Vojtéch Hepnar

Flr die Vasen der Serie »Dirty-Clean«
wird Glas in die Drehform geblasen
und geschliffen. Der Reiz der Vasen
von klassischer, klarer Form liegt in
der Kombination von Kristall- und
farbigen Opakglas, wobei der opake
Bereich, der durch die Farbgebung
und Oberflachenstruktur fast an
Marmor erinnert, fir Hals, Schulter
und den oberen Vasenkdrper ver-
wendet wird und somit auf dem
transparenten Glas im unteren
Bereich des Vasenkorpers aufsetzt.
Daraus ergibt sich ein interessan-
tes Spiel mit den Vorstellungen
von Schwere und Leichtigkeit, von
Tragen und Lasten, die hier ver-
kehrt zu sein scheinen. Wichtig ist
Vojtéch Hepnar, dass die Farbig-
keit der Vasen den Eindruck von

Monumentalitat unterstreicht, der
durch die strenge Formgebung
und das Uberkragen des Opak-
glases angedeutet wird. Die Vasen
interpretieren somit das traditio-
nelle Thema der Vase auf eine
neue Art, bei der die Assoziation
an andere Materialien — Marmor —
eine ebenso wichtige Rolle spielt
wie der Kontrast von enthullender
Transparenz und verbergender
Opazitat.
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»Raumgefuhl_Glas Zylinder Farbe«; Hangeleuchte; Heif-
glas, Glas in Metallformen eingeblasen, geschnitten,
geschliffen, poliert; 322424 cm. Foto: Thomas Leuthold

Mara Koos’ Ausgangspunkt bildete
die Beschaftigung mit dem Thema
der Raumatmosphare. Darauf auf-
bauend entwickelte sie ihre Glas-
leuchte, die bestimmt wird durch
die Zylinderform, das Farbglas und
die bogenformigen Einschnitte.
Der als Hange- und Stehleuchte
vorliegende Entwurf besteht jeweils
aus funfineinander geschichteten,
verschiedenfarbigen Glaszylindern,
deren bogenformige Einschnitte
den Blick auf die tiefer liegenden
Glasschichten und das Licht frei-
geben. Durch die Einschnitte ver-
mittelt sich der raumliche Aufbau
der Lampe und durch das Uberein-
anderliegen des Glases entstehen
reizvolle Farbkombinationen.
Durch die ungewohnliche Form

und den wechselnden Charakter
des Lichts gelingt es Mara Koos,
ihre Idee der Raumatmosphare
uberzeugend in einem Objekt um-
zusetzen. Ihr liegt an dem Effekt
des Uberraschenden und Uner-
warteten auf den Betrachter und
an der Art und Weise, wie dieses
sich auf die Raumatmosphare
auswirkt.

Die Glaszylinder wurden in der
Nurnberger Glaswerkstatte von
Cornelius Réer geblasen.

GLAS



»Eine Formenreihe« (Detail); Glas, Siebdruck auf Echt-Antikglasscheiben; je gox 60 cm. Foto: Louise Lang
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Klinste Braunschweig,
Deutschland: Freie Kunst
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Louise Langs Arbeit »Eine Formen-
reihe« besteht aus 38 Glasern bzw.
Glasgefallen, die 2014 in Japan
entstanden. Sie sind am Glasofen in
Klarglas an der Glasmacherpfeife
freihand gefertigt, 8 bis 16 cm hoch
und 7 bis 13 cm breit. Bei einigen
handelt es sich um Objekte, andere
wiederum entsprechen in ihrer
Form allbekannten Gebrauchs-
glasern. Sie werden erganzt und
begleitet durch eine Reihe von
schwarzen Echt-Antikglasscheiben,
auf die im Siebdruck Abbildungen
der Glaser aufgebracht wurden.Im
Vordergrund der durch die Alexander
Tutsek-Stiftung geforderten Arbeit
stand die Beschaftigung mit
Aspekten von Proportion und
Raum, die Konzentration auf die

Form ohne jegliche Erwagungen
der Nutzbarkeit. So laden die Gla-
serin ihrer Reihung zum Vergleich
ein, nehmen aufeinander in den
Formen Bezug. Die sich aus dem
schwarzen Scheibengrund heraus-
|6senden Glasformen betonen
diese Formbetrachtungen und
thematisieren das dem Material
inharente Element der Transparenz.
Die unregelmaRige Oberflache der
Antikglasscheiben unterstreicht
und verunklart zugleich einzelne
formale Aspekte der Glaser. Die
Reflektion des Lichts auf den
Scheiben steigert diesen Effekt
und lasst die Glaser manchmal
geheimnisvoll und fremd wirken.
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Objekt aus der Serie »Free Fall«; Glas, Murano-Glasstabe,
geblasen; 30x22X15 cm. Foto: Phil Parr

Benjamin Lintells Objekte und Ob-
jektgruppen faszinieren durch ihre
dynamische, manchmal fast tan-
zerisch anmutende Bewegung
und die feinteiligen Oberflachen-
ornamente. Als Anregung diente
ihm das Vorbild der Natur mit ihrer
Vielfalt an Bewegungsmustern,
Strudeln und Drehungen. Dabei
ist ihm nicht nur der Bezug der
Objekte unter- und zueinander
wichtig, sondern auch die Span-
nungen, die sich aus der Bewegung
der Form selbst und derjenigen
der Muster ergeben, welche durch
das Einschmelzen von Glasstaben
entstehen. Sie scheinen in der
Feinteiligkeit der Liniengespinste,
den netzartigen Partien fast wie
eine moderne Version der venezia-

nischen Fadenglaser des Barock.
Der Verlauf der individuellen dy-
namischen Bewegungsbahnen
verleiht der Serie den Namen
»Free Fall« (»Freier Fall«).

GLAS



»Noble chicks«; Installation; Glas, abgesenkt, Papier, Siebdruck; 8o x200x 60 cm. Foto: Magorzata Mitka
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of Art and Design, Wroctaw,
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Magorzata Mitkas Arbeiten be-
schaftigen sich mit der Vergangen-
heit, mit dem Thema der Erinne-
rung und der Kraft der Elemente,
die sie in ihrem Werkstoff Glas
Ubersetzt. So bildet sie eine alte
Chronik des Dorfes, in dem sie auf-
gewachsen ist, nach. Die Seiten
werden in Form von Glasplatten
Ubertragen, auf die wiederum die
Seiten der Chronik im Siebdruck
aufgebracht werden. Wie auch in
anderen Arbeiten thematisiert
Magorzata Mitka, basierend auf
der Erfahrung der permanenten
Veranderung und des Wandels, die
Gefiihle von Sehnsucht, Traurig-
keit und Verlust. Als weitere Arbeit
ist ein Objekt ausgestellt, das Glas
und Ton kombiniert und wie ein

brennender Balken erscheint.
Hierflr wurde Glas in einem Elek-
troofen bearbeitet. Die Arbeiten
Magorzata Mitkas sind durch den
Charakter des Momenthaften ge-
pragt. Sie setzen sich mit der Ver-
gangenheit auseinander und be-
handeln die Veranderungen und
den damit verbundenen Verlust
von Geborgenheit, Verankerung
und Geschichte.
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Glaser der Serie »Silence«; Glas, heifde und kalte Bearbeitungstechniken; 5,5X7,4X7,4 bis 12,3X5,5X5,5 cm.
Foto: Takeyoshi Mitsui
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Die Serie von Trinkglasern, die
auch als Speiseschalen zu nutzen
sind, erscheint zugleich einfach
und ungewohnlich. Diese Kombina-
tion charakterisiert fir Takeyoshi
Mitsui das handwerklich gefertig-
te, serielle Einzelstlick, welches
durch das Besondere im Ahnlichen,
durch das Schone im Individuellen
gekennzeichnet ist. Das Individuelle
in den Glasern der Serie dufert
sich zum einen in leichten Abwei-
chungen der Form,zum anderen in
der Farbigkeit und der Kombination
der Farben. Takeyoshi Mitsuis An-
liegen ist es dabei, individuellen
Vorlieben eines Nutzers entgegen-
zukommen, der sich »sein« Glas
auswahlt. Jedes der Glaser verfigt
Uber einen farbigen Streifen, der

durch das Auflegen einer diinnen
Schicht geschmolzenen Glases auf
den Glaskorper wahrend des Pro-
zesses des Glasblasens entsteht.
Durch eine leichte Bewegung, eine
schnelle emotionale Reaktion
kommt es zu der speziellen Aus-
pragung der jeweiligen Linie. Es
scheint, nach Takeyoshi Mitsui, als
ob der Herzschlag wahrend der
Arbeit hierin sein Abbild erhalte.
Die Oberflache der einfachen und
schlichten Glaser wiederum ist mit
1 mm tiefen Linien eingeschnitten,
um den Effekt von Holzschnitze-
reien hervorzurufen, erinnert in
den feinen Wellen aber auch an
bewegtes Wasser.

GLAS
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»Anima/Personal Composition«; Lampe; Porzellan, aufgebaut, Glas,
mundgeblasen, an der Lampe bearbeitet, Papier; 65X47X60 cm.
Foto: Thomas Leuthold

Janina Myronowas tierformige
Lampenobjekte faszinieren durch
ihre lebendige Form und die indi-
viduellen, originellen Gesichter.
Die Gestalterin prasentiert diese
Lampentiere mit ihren Besitzern,
die als ausgeschnittene, in
Schwarz gezeichnete Silhouetten
erscheinen und tber Podeste und
Treppen drapiert werden. lhre
flachige, durch das Legen eckig
gebrochene Form kontrastiert mit
der plastisch-gerundeten Form
ihrer Tiere, deren schwarze Kabel
wie Hundeleinen erscheinen. Ge-
sichter der Papierfiguren und der
Tierlampen ahneln sich in der
markanten schwarzen Zeichnung
mit den schweren Augenlidern
und kreisformigen Wangen. Bei

ihren Arbeiten legt Janina Myro-
nowa besonderen Wert auf Funk-
tion und Farbigkeit, auf das Erar-
beiten einer charakteristischen,
unverwechselbaren Form und
ihren Bezug zum Material. Sie
kombiniert flr ihre Lampentiere
Porzellan und Glas: Gibt das weil3e
Porzellan den Gegenstanden eine
edle Anmutung, so verleihen die
Glaselemente ihnen Lebendigkeit
und Farbe. Wichtig ist Janina
Myronowa, dass durch die Kombi-
nation von Elementen »Raumex
entstehen, die das Leben abbilden.
Sie fasst ihre Arbeiten als eine Art
neue Familie flir den Betrachter
auf.
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Vase und Schale aus der Serie »Bark«; Glas, Drehform-Verfahren, mattierte Krakelierung; 35X16x16 cm,

10X27X27 cm. Foto: Adriana Pokorna
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2013-2017
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schule fiir Glas), Zelezny Brod,
Tschechische Republik
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Vase und Schale der Serie ,Bark«
(Borke) sind durch das mattierte
Krakelee bestimmt, das als beson-
dere Oberflachenstruktur den Ein-
druck der namensgebenden
Baumrinde vermittelt. Dabei ori-
entiert sich Adriana Pokorna so-
wohl in der schlichten Zylinder-
form der GefaRRe, die die Aufmerk-
samkeit ganz auf die Oberflachen-
struktur konzentriert, als auch in
der Inspiration durch das Natur-
vorbild am skandinavischen De-
sign.lhr Anliegen ist es, eine Glas-
serie zu schaffen, die sich in ihrer
Zurlckhaltung gut in das Leben
des Benutzers einfugt und zu-
gleich den Blick furr die Schonheit
der Natur 6ffnet. Funktionalitat
und Poesie verbinden sich hiermit.
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06114 Halle/Saale
Deutschland
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2012-2014
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Burg Giebichenstein
Kunsthochschule Halle,
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GLAS

Foto: Thomas Leuthold

Selina Webers aus zwei Leucht-
objekten bestehende Arbeit be-
schaftigt sich mit dem Ubertragen
von grafischen Elementen in den
dreidimensionalen Raum. Sie kom-
biniert jeweils eine schwarze Glas-
scheibe in Form eines Parallelo-
gramms mit drei transparenten
Glasrohren, deren Oberflache ein
feines Linienmuster aufweist,
welches per Sandstrahl aufgetra-
gen wurde. Durch die Mattierung
wird das Licht starker gestreut
und somit zugleich starker auf der
schwarzen Glasflache reflektiert.
Die Rohre stecken in unterschied-
lichem Winkel in Verbindungsele-
menten, die im 3D-Druck herge-
stellt wurden. Das kaltweil3e Licht
wird von LEDs gespendet und be-

Leuchten; Glas, PLA, Kaltglas, 3D-Druck; je 120X50X35 cm.

tont die Liniengeflige. Eine nicht
sichtbare Hangung unterstreicht
die dynamische Komposition der
Leuchten. So scheinen sie geheim-
nisvoll im Raum zu schweben.
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Musterplatte aus dem Projekt »Intarsie neu interpretiert«; Linoleum, mitteldichte Faserplatte, Intarsie;
20X 28x2 cm. Naturfotografie; Foto auf Forex-Platte; 20 X30X 0,3 cm. Farbschema; Forex-Platte; 10X18X 0,3 cm.
Fotos:Johannes Bar

Johannes Bar
Deutschland
geb.1988

Dorfstr. 22b

85586 Poing
Deutschland
baerjohannes@yahoo.de

2004-2007
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2016-2017
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Johannes Bars Projekt »Intarsie
neu interpretiert« basiert auf
Landschafts- und Naturfotografien.
Die in der Farbigkeit vermittelte
Stimmung Ubersetzt Johannes Bar
nach einem Farbmusterschema in
eine Anordnung von Farbstreifen.
Dieses dient ihm als Grundlage
fr seine Intarsien aus verschiede-
nen Materialien. Dabei ist es sein
Anliegen, die ehemals hoch ge-
schatzte Intarsientechnik dem
heutigen Zeitgeschmack anzu-
nahern und lebendig zu erhalten.
Er setzt verschiedenfarbige Lino-
leumstreifen nebeneinander, ar-
beitet mit den Farbwerten und
den verschiedenen Oberflachen-
effekten und -strukturen, um eine
lebendige, stimmungshafte Wir-

kung zu erzielen. Seine hieraus
entstehenden Musterplatten sind
vielfaltig in der Gestaltung von
Innenraumen einsetzbar.

HOLZ



»Ehemalige Hofmark Frabertsham —eine Zeitreise«; Zirbelkieferholz, geschnitzt aus einem Stiick, farblich
lasiert; 115X100X100 cm. Foto: Stadtische Meisterschule fir das Holzbildhauerhandwerk Minchen
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HOLZ

Die aus einem Stiick Zirbelholzkie-
fer geschnitzte Szenerie zeigt den
Wohn- und Firmensitz der Familie
des Holzbildhauermeisters in Fra-
bertsham und umfasst dessen
Vergangenheit, Gegenwart und
Zukunft. So finden sich auf dem
leicht ansteigenden Gelande ein
groRRes Gebaude mit Resten der
ehemaligen Hofmark Frabertsham,
eingebettet in reichen Baumbestand.
Die Umgebung ist eher skizziert in
Farbigkeit und unterschiedlicher
Oberflachenstruktur, so dass hier
Felder und Wiesen ebenso ange-
deutet werden wie Holzlager. Klei-
ne Figuren von Spaziergangern,
drachensteigenden Kindern und
Vogelscheuchen beleben die Sze-
nerie ebenso wie die dicken Rauch-

wolken, die aus dem Schornstein
quellen.Um alle Kleinigkeiten zu
entdecken und die Szenerie zu er-
kunden, muss der Betrachter die
Arbeit umrunden und sich Zeit
lassen. Das dargestellte Gebaude
hat eine lange Geschichte, die in
den Details der Schnitzarbeit
deutlich werden. Das Anwesen
war urspriinglich der Sitz einer
adligen Familie und wurde spater
durch seine Lage an der SalzstralRe
zur Poststation mit Gasthof, der
bis in die 1990er Jahre bestand,
bevor er von der Familie Gibernom-
men wurde, um hier u. a. Werk-
statte und Wohnung einzurichten.
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»Bienvenue«; Holz, z. T. eingefarbt, Perimutt, Messing, Marketerie; 2X77X46 cm. Foto: Etienne Hubert

Etienne Hubert
Frankreich
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HEAR (Haute Ecole des
Arts du Rhin), StraRBburg,
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39

Etienne Hubert beschaftigt sich in
seinen Arbeiten in der Technik der
Marketerie mit der Geschichte, der
Verganglichkeit und der Bedeutung
von Relikten. Jedes Objekt tragt
die Spuren der Geschichte, in dem
es der Zeit und der Benutzung aus-
gesetzt, der Veranderung unter-
worfen wird. So lasst bei der Wand-
arbeit »Le Forét du Gashney« die
mit weilem Mineral bearbeitete
Oberflache, welche den Eindruck
von Schnee oder dichtem Nebel
vermittelt, im Laufe der Zeit immer
mehr von dem Wald in Marketerie-
Arbeit sehen. Die Marketerie
»Bienvenue« wiederum, die wie
eine FuBmatte mit der Figur des
schwebenden Christus gestaltet
ist, wurde auch als solche benutzt,

so dass die Oberflache Risse und
Spuren aufweist. Durch die Uber-
tragung der mit Kostbarkeit asso-
ziierten Technik der Marketerie in
alltagliche Gegenstande hinter-
fragt Etienne Hubert Aspekte von
Wert und Geschichte dieser Tech-
nik. Seine Arbeiten strahlen gerade
in der Verbindung von der hohen
Wertigkeit, die mit der historischen
Tradition und dem hohen Arbeits-
aufwand, der handwerklichen
Qualitat der Marketerie verbun-
den wird, und der Alltaglichkeit
der Motive, dem Ephemeren einen
subtilen Witz und besonderen Reiz
aus.

HOLZ
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Deutschland
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HOLZ

»Medusa«; hangendes Objekt; Lindenh

L

olz, geschnitzt,

Glas, geblasen; je ca.140X130X130 cm. Foto: Dana Knop

Dana Knops Arbeit »Medusa«
besteht aus drei Quallen, die aus
Holz geschnitzt und mit langen
Glas-Tentakeln ausgestattet sind.
Angeregt von Gottfried Hasen-
kamps Gedicht »Die Qualle«, in der
er die schwerelose, leichte, aber
auch geheimnisvoll anmutende
Existenz der Tiere im Wasser be-
schreibt, gestaltete sie eine Grup-
pe von hangenden Objekten, in
denen sie das Wesen der Qualle
durch die Kombination von Holz
und Glas Ubersetzt. Der Reiz be-
steht darin, dass in dem kompak-
ten Material Holz nun die trans-
parent-schimmernde, elegant
schwebende Gestalt der Meeres-
lebewesen Ubertragen wird. Jede
Qualle zeigt eine unterschiedliche

Bewegungsart: das Sichtreiben-
lassen, das Schwungholen und
schliel8lich das Aufwartsstreben.
Die gesagt, gedrechselten, ge-
schnitzten und geschliffenen
Quallenkorper wurden mit weilRer
Kreidefarbe lasiert und mit Wachs
poliert, um die helle Farbe und die
Struktur des Lindenholzes zu un-
terstreichen. Das Wachs verleiht
der Oberflache zudem einen ge-
schmeidigen Glanz. Die gewellten
Tentakeln wurden aus Glasrohren
geblasen und uber der offenen
Flamme, an einem Gasbrenner, in
Form gebracht. Eine Silbernitrat-
[6sung verleiht ihnen eine ocker-
farbene, irisierende Erscheinung.
Die Quallen werden scheinbar
schwerelos hangend montiert.
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»Typological Sculpture«; Ton, gedreht, Holz, Asche; 170 X140 X 60 cm. Foto: Jonghwi Baek
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4

»Typological Sculpture« zeigt einen
weifllen Miniaturofen, der auf einem
Holzgerust ansetzt. Jonghwi Baeks
Thema bildet die Veranderung der
Keramik und anderer Stoffe im
Ofen wahrend des Brennvorgangs:
das Verbrennen des Holzes zu
Asche, das Schmelzen der Glasur.
Zugleich verweist er darauf, dass
beim Brennvorgang eine Wechsel-
wirkung mit dem Ofen selbst er-
folgt. Dieser beidseitige Effekt
dient dem Kuinstler als Sinnbild
flr die korperliche und geistige
Veranderung der Menschen in der
Zeit und durch die gemachten Er-
fahrungen und Erlebnisse, welche
Jonghwi Baek zugleich als rtick-
wirkend auf die Welt, das Univer-
sum selbst auffasst, zumal er das

Universum als ein riesiges leben-
diges Wesen, wie der Mensch
selbst, versteht. Deswegen gestal-
tete er den Ofen und die darin be-
findlichen Gefal3e aus demselben
Ton.Nach dem ersten Brand stell-
te er die Gefal3e in den Ofen und
feuerte diesen nun mit Holz sowie
Salz und Seetang fur die Glasur
der Gefalle. Die Idee vom Zusam-
menhang aller Dinge wird in ein
Objekt Ubertragen, das eine kon-
krete Funktion in Miniaturmaf3-
stab Gibernehmen kann.

KERAMIK



»Krone«; Objekt; Ton, Glasur, Glimmer; 23X 25X 25 cm. Foto: Alexander Burzik

Duane Bahia Benatti
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KERAMIK

Bei der »Krone« handelt es sich
um ein kreisformiges Objekt aus
zarten, unregelmaRigen, blatt-
artigen Stlicken unterschiedlicher
GrofRe. Duane Bahia Benatti expe-
rimentierte hierflr mit der Kombi-
nation unterschiedlicher Materia-
lien, darunter brasilianischer Glim-
mer (Muskovite), Ton, mit den Gla-
suren »Kelly's Krack« und schwar-
zes Matt sowie irischem Glimmer-
Sandstein. Die Arbeit ist bei 1260°C
im Gasofen gebrannt. Das Ergeb-
nis ist ein geheimnisvolles Objekt
von vielfaltiger und reizvoller Far-
bigkeit und Oberflachenstruktur.
Es erscheint gepragt von Fragilitat
und Zerbrechlichkeit.
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»Dosen-Fantasienc; Porzellan, gegossen; je 10X 8,89 cm. Foto: Dingqi Chen
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Bei den »Dosen-Fantasien« han-
delt es sich um eine Reihe von
kreisrunden Porzellandosen, bei
denen es sich bei genauerem Hin-
sehen herausstellt, dass sie Objekt-
charakter besitzen und nicht ent-
sprechend ihrer eigentlichen Be-
halterfunktion zu nutzen sind. Sie
lassen sich nicht 6ffnen bzw. besit-
zen eine aufgebrochene Wandung.
So ist bei einer der Dosen nur der
Knauf herauszuziehen, bei einer
anderen der Korper durch einen
an der Offnung eingezogenen
Boden nicht zuganglich, bei einer
dritten reichen die Henkel von
dem Schulterbereich des Korpers
direkt auf den Deckel der Dose
und verbinden beide zu einer Ein-
heit. Dingqi Chen spielt in dieser

Serie mit Variationen eines alltag-
lichen, konventionellen Gebrauchs-
gegenstandes, wobei er durch ge-
ringe Veranderungen die gewohn-
liche Handhabung ignoriert. Aus
dieser Verfremdung resultiert eine
Uberraschende, witzige, ironische
Wirkung. Damit mochte Dingqi
Chen auch dazu einladen, neue
Verwendungsformen fur seine
»Dosen« zu Uberlegen und einem
oftmals als langweilig erfahrenem
Alltagsprodukt neues Leben und
Nutzungsmoglichkeiten verleihen.

KERAMIK



Objekte; Steingut, gedreht, zusammengesetzt, glasiert; 46 X15X45,5 cm, 65X30X 64,5 cm, 45X15X 44,5 cm.

Foto: Roland Aellig
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KERAMIK

Jutta Galizias Serie »Kuriose GefaRRe«
basiert auf der Idee, moglichst un-
gewohnliche, bizarre und witzige
—mit einem Wort — kuriose GefalRe
zu erfinden und dabei eine eigene
Formensprache zu entwickeln.
Zugleich wollte sie sich von dem
klassischen, tradierten Formenkanon
des Keramikers befreien, um viel-
mehr dem Absurden nachzuge-
hen, der Suche nach dem Kuriosen
mit Lust und Vergnugen konse-
quent zu folgen. Sie drehte dafur
die einzelnen Elemente auf der
Topferscheibe und setzte sie neu
zusammen. Herausgekommen
sind GefalRe, bei denen die Kerami-
kerin mit Doppelungen, Verschlan-
kungen arbeitet, mit den Propor-
tionen spielt. Sie verleiht den Ge-

falken eine fast tanzerisch anmu-
tende Bewegung, so dass sie als
Gruppe wie ein Ballett anmuten.
Die Funktionalitat ist dabei zweit-
rangig, vielmehr wird auch der
Aspekt der Nutzlichkeit spielerisch
gehandhabt. Die Formen und ihre
Proportionen werden durch Farbig-
keit und Musterwahl sowie deren
Verteilung noch betont. Vorherr-
schend sind intensive Blau-, Griin-,
Rot- und Gelbtone, die durch Tir-
kis und Lila erganzt werden. Die
Muster bestehen zumeist aus
Kreisformen bzw. sind in kleinen
Plnktchen aufgespritzt. Sie erin-
nern z.T.an den Spritzdekor der
1930er Jahre.
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Moa Hakansson erschafft mit
Keramik ein eigenes Universum
von nahezu figlrlich anmutenden
Objekten und vermittelt zugleich
eine narrativ-geheimnisvolle Kom-
ponente. lhren Arbeiten liegt die
intensive Auseinandersetzung
mit Material und Technik —Ton,
Schlicker, Glasuren, Brennverfah-
ren, Verfahren der Oberflachen-
bearbeitung — sowie mit den
Kombinationsmoglichkeiten mit
anderen Materialien wie Holz, Le-
der, Metall zugrunde. Der beson-
dere Reiz der skulpturalen Arbeiten
liegt in ebendiesem Bezug aller
Elemente aufeinander. Die Form
wird durch Farbigkeit und Malerei
ebenso betont wie durch Ober-
flachenstrukturen. Figurative

»Trangd«; Objekt; Keramik, aufgebaut, Metallstander;
135X 58X 50 cm. Foto: Moa Hakansson

Aspekte werden in Holzelementen
fortgesetzt und verstarkt, wodurch
der lebendig anmutende, organi-
sche Charakter der Arbeiten unter-
strichen wird. Moa Hakanssons
Anliegen ist es,ambivalente Cha-
raktere zu zeigen, die durch ihre
inneren Kampfe, die Verwandlung
ebenso bestimmt werden wie
durch Gegensatze und Spannun-
gen. Darin entsprechen sie dem
Menschen mit seinen Wider-
sprichen wie dem gleichzeitigen
Streben nach Freiheit und Sicher-
heit, Individualitat und Gruppen-
zugehorigkeit.

KERAMIK
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KERAMIK

GefaRe aus der Serie »Useful Unique«; Ton; 30X10X30 cm,
26X10X26 cm, 20X13X20 cm. Foto: Maria Joanna Juchnowska

Bei den GefalRen aus der Serie
»Useful Unique« (NUtzlich-Einzig-
artig) handelt es sich um hand-
gefertigte, organisch gestaltete,
funktionelle und konsequent
durchdachte Stlicke. Jedes Stiick
hat seine besondere, ihm zuge-
wiesene Funktion. Die Wahl der ge-
rundeten Form mit der mehrfach
spitz ausgestulpten Wandung be-
ruht auf genauen Uberlegungen
zur Funktion und Handhabung des
jeweiligen Gegenstands. Hierzu
zahlen Uberlegungen in Hinblick
auf die Warme der Flissigkeit, die
sichere Umschliellung bei Benut-
zung und die asthetische Erschei-
nung der Gegenstande. Der dyna-
misch aufgetragene kobaltblaue
Dekor sammelt sich im unteren

Bereich der GefaRRe, um dann
leicht aufzustreben und einzelne
Formelemente zu betonen. Ein
weiteres Anliegen Maria Joanna
Juchnowskas ist es,dem Benutzer
nicht nur eine Uberzeugende
Funktionalitat und leichte Hand-
habung zu vermitteln, sondern zu-
gleich auch ein sinnliches Erlebnis.
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Gefal3; Steinzeug, frei aufgebaut, engobiert; gox40x40 cm.
Foto: Articus & Rottgen Fotografie

Katrin Kliemanns groRe Gefalle
sind gepragt durch ihre Torsion
und ihre stark reliefierte, struktu-
rierte Oberflache mit einer gitter-
oder netzartigen Musterung, die
durch eine kontrastreiche Farb-
gebung unterstrichen wird. Die
dynamische GefaRRgestaltung,

die die plastische Oberflachen-
auffassung der Wandung mittels
der entstehenden Licht-Schatten-
Effekte betont, ist ein Kennzeichen
der Arbeiten Katrin Kliemanns. Die
Oberflachen geben Ratsel auf; sie
erinnern z.T.an Reptilien oder an
Kiemen von Fischen. Katrin Klie-
manns Anliegen ist zum einen

die Suche nach einer frejeren
Formgestaltung, eine Distanzie-
rung gegenuber der traditionellen

Gefalkkeramik, zum anderen die
kontrastreiche Gestaltung von
Innen und AufRRen, um auf die
Schonheit des Inneren eines Ge-
fales hinzuweisen. Sie baut ihre
Gefalle aus Tonwdlsten auf und
arbeitet die Struktur durch Ein-
driicken mit den Fingern ein. Die
Flachen werden anschlieend mit
dem Schlagholz gefestigt. Stege
kénnen zusatzlich aufmodelliert
und dann ebenfalls mit Daumen
und Zeigefinger gekniffen werden.
Nach dem Trocknen wird einge-
farbte Porzellanengobe aufgetra-
gen. Die Stlicke werden einmal
zwischen 1200°C und 1240°C ge-
brannt.

KERAMIK



»Imaginary Drinks II: Memory of Taste«; Flaschen;

je 23x8x8 cm. Foto: Ahryun Lee
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KERAMIK

Die schlanken GefaRe aus der Serie
»Imaginary Drinks Il: Memory of
Taste« sind durch eine ungewohn-
liche Farbigkeit und Oberflachen-
struktur bestimmt. Die Form ist
weitgehend die einer asiatischen
Doppelkirbisvase, doch ist die Far-
bigkeit hell und intensiv. Die Ober-
flache ist mit sich verknotenden
Bandern, mit Stacheln und knorpel-
artigen Bewlichsen Uberzogen, tiber
denen sich der schlichte, schlanke,
zylinderférmige Hals erhebt. So
prasentieren die Gefale eine all-
seits bekannte, tradierte Form, die
aber durch Dekor und Farbigkeit
verfremdet wird und so Irritation
und Uberraschung beim Betrach-
ter hervorruft. Ausgangspunkt fur
die Gestaltung bildete fuir Ahryun

Porzellan, eingefarbt, gegossen, handbearbeitet, glasiert;

Lee die Uberlegung, wie sich Men-
schen an einen Geschmack erin-
nern und wie diese Sinneswahr-
nehmung in Objekte zu Ubersetzen
sein konnte. Sie baut dabei auf
eigenen Erinnerungen aus der
Kindheit auf, in der die taktile Er-
fahrung der Umgebung eine be-
sonders wichtige Rolle spielte. Bei
ihrer Flaschenserie mochte sie
durch die Gestaltung des AuReren
dazu einladen, Vermutungen uber
den Inhalt anzustellen. Die Flaschen
versteht sie jedoch weniger als
Gebrauchsobjekte, sondern viel-
mehr als Objekte, die zur Reflektion
Uber die kiinstlerischen Moglich-
keiten von alltaglichen Objekten
anregen sollen.
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Christoph Liedtke
Deutschland

geb.1985

Robert-Franz-Ring 11

06108 Halle/Saale/Deutschland

christophliedtke@posteo.de
www.christoph-liedtke.de

2007-2010
Berufsfachschule fir Holz-
schnitzerei und Schreinerei
des Landkreises Berchtes-
gadener Land, Berchtes-
gaden, Deutschland:
Bildhauerei

2010-2016

Burg Giebichenstein Kunst-
hochschule Halle, Deutsch-
land: Kunst/Plastik/Keramik

2016-2017
Graduierten-Stipendium
der Burg Giebichenstein,
Deutschland
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»Meteorit«; Objekt; Steingut, gebrannt bei 1260°C; 54 X30X27 cm.

Foto: Alexander Burzik

Christoph Liedtke arbeitet mit
Tonerde, aus der groRe Objekte
mit interessanter Oberflache
entstehen, die in Farbigkeit und
Struktur an Meteoriten oder Fel-
sen erinnern. Es handelt sich um
groRformatige Objekte mit plas-
tisch-unregelmaRiger, geknetet
oder zerkliftet erscheinender
Oberflache, die durch die Glasur
in Dynamik und Tiefe noch betont
wird. Christoph Liedtke geht auf
die Eigenschaften des Materials
ein, auf dessen plastische Qualita-
ten. Er versteht seine Arbeiten als
»Metaphern fur das Formlose, den
Urgrund der Formen. Im Werk fin-
den Material, Sprache und Denken
ihre Schnittstellen«. Er folgt in sei-
nen Arbeiten der Beilaufigkeit von

Naturprozessen, jedoch nicht mit
dem Ziel, das Leben nachzubilden,
sondern um vielmehr auf ahnliche
Weise wie das Leben selbst zu ge-
stalten. Inspiriert durch die ost-
asiatische Kunstauffassung wird
auf alles Uberfliissige verzichtet,
wird Schonheit durch Reduktion
angestrebt. Die Arbeiten strahlen
Monumentalitat aus und werden
durch den lebendigen Bezug zwi-
schen Oberflachenstruktur und
Glasur bestimmt.

KERAMIK



Laura Martens
Niederlande

geb.1993

Europaplein 779

3526 WP Utrecht/Niederlande
lauragzmartens@hotmail.com
www.laulabel.com

2011-2014
Sint Lucas, Boxtel, Niederlande:
Styling/Produktprasentation

2014-2017
Hogeschool voor de Kunsten
Utrecht (HKU), Niederlande:
Produktdesign

KERAMIK

Schalen aus der Serie »Unique Ceramics«; Steinzeug, eigene
Technik; je 7X13X6,5 cm. Foto: Laura Martens

Laura Martens beschaftigte sich
grundlich mit dem GieRprozess
bei Keramik und versuchte darauf
aufbauend, Gussformen auf viele
unterschiedliche Arten zu fullen.
Dabei gab sie dem Ton Farbe hin-
zu, wodurch das FlieRen innerhalb
der Form visuell deutlich wurde
und zugleich lebendige, wellen-
artige Muster erzeugte. Bei ihren
Versuchen flihrte sie genaue Listen
und dokumentierte ihre insge-
samt 135 Experimente detailliert.
Die Untersuchungen bildeten die
Grundlage bei der Entwicklung
einer Maschine, die verschiedene
Farben in den bereits in der Form
befindlichen Ton hineinpumpt.
Dabei bleibt jedes Objekt durch
die Art und Weise der Farbhinzu-

fligung einzigartig, verflgt Gber
ein individuelles Muster, das zwar
den anderen ahnlich, aber nie
identisch ist. Die schlichten Ge-
falRe von Laura Martens werden
ganz durch den Verlauf der Farbe
bestimmt, die in unterschiedlich
breiten Farbstreifen, in verschiede-
ner Dynamik und Schwunghdhe
verlauft.
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»RWB«; Vase; Porzellan, handbemalt; 60Xx30X30 cm. Foto: Karina Marusinska

Karina Marusinska
Polen

geb.1983

Boleslawa Prusa 15/6
50-319 Wroctaw/Polen
marusinska@gmail.com
www.marusinska.pl

2003-2008

Eugeniusz Geppert Academy of Art and
Design, Wroctaw, Polen: Fakultat fur
Keramik und Glas, Keramikgestaltung

2007
European Institute of Ceramic Arts,
Guebwiller, Frankreich: Stipendium
Keramik

2009-2010
School of Economics, Warschau, Polen:
Institute of Industrial Design, Design
Management, Postgraduate Studies

2013-2014

ENSA Limoges, Frankreich/Jingdezhen,
China: International Post-Graduate
Course »Kaolin«. Art and Design in
Contemporary Ceramics
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Wahrend ihres Aufenthalts in Jing-
dezhen, dem chinesischen Porzellan-
zentrum, fiel Karina Marusinska das
allgegenwartige Nebeneinander von
Porzellan und Plastikplanen auf. Das
Material »RWB330« mit seiner inten-
siven Farbigkeit und dem Streifen-
muster dient in Jingdezhen in grofRen
Planen als Schutz gegen das Aus-
trocknen der noch rohen Keramik-
gefalle. So verbinden sich hier im
alltaglichen Leben internationale,
moderne Vielzweck-Technologie und
jahrhundertealte lokale Traditionen.
Dabei wird mit »Made in China«
heute eher die maschinelle Massen-
produktion, in der auch solche bil-
ligen synthetischen Gewebe herge-
stellt werden, einschliellich ihrer
negativen Konnotationen verbunden

und in Gegensatz zur handwerklichen
Produktion wie der Porzellanherstel-
lung gestellt, bei der die Gefalle auf
der Topferscheibe gedreht und mit
der Hand bemalt werden. Diesen
Kontrast Ubersetzt Karina Marusinska
in ihrem Gefal3 durch die Kombina-
tion von Mustervorbild und hand-
werklicher Auspragung. Jedes Farb-
quadrat der,,RWB330“-Vorlage wird
nun mit der Hand mehrfach aufge-
pinselt,um die angestrebte Farb-
qualitat zu erhalten. Die kleinteilige
Detailliertheit kann nie ganzlich per-
fekt geraten, so dass jedes Objekt
individuell gestaltet ist. Diese Einzig-
artigkeit fungiert als Kennzeichen des
handwerklichen Produkts im Gegen-
satz zu der als seelenlos charakte-
risierten Perfektion der Maschine.

KERAMIK



»Lost Article of the Sea«; Vasen; Ton, gedreht, handbearbeitet; 5xX8 X7 bis 8 X19X15 cm. Foto: Koizumi Natsumi

Koizumi Natsumi
Japan
geb.1986

Shimanami 370
Namegata-shi, Ibaraki 311-3835
Japan
Koizumii.na@gmail.com

2007-201
University of Toyama, Takaoka,
Japan

2016-2018

Kasama College of Ceramic
Art, Kasama, Japan: Keramik

KERAMIK

Die Blumenvasen erinnern in ihrer
flachovalen Form, der unregel-
mafigen porosen Oberflache an
im Wasser liegende Steine, deren
Form abgeschliffen und deren
Oberflache moosig belegt ist.
Dadurch laden sie zur haptischen
Erkundung ein. Der Reiz der Ober-
flache |asst sie zu eigenwertigen
Objekten werden, wobei die Natur-
anmutung sie auch zu einer idea-
len Basis flir zierliche Bluten und
Zweige macht. Die kleine Vasen-
offnung ist asymmetrisch einge-
fligt, so dass sich eine interessante
Beziehung zwischen Vase und
Pflanze ergibt. Die Grundform ent-
steht an der Scheibe und wird per
Hand verformt. Die Offnung wird
ebenfalls per Hand aufgesetzt,

wahrend die kreisformigen Auf-
lagen durch das Aufbringen von
zwei unterschiedlichen Tonsorten
entstehen. Der feine pordse Effekt
wird durch die Bearbeitung der
Oberflache mit Pinseln und feinen
Nadeln erzielt. Die Vasen werden
dann unterschiedlich glasiert, wo-
bei Pigmente in die unregelmallige
Oberflache eingerieben werden.
Nach dem Brand wird die Ober-
flache noch abgeschliffen. Die
Vasen der Serie »Lost Article of
the Sea« sind durch ihre Naturin-
spiration charakterisiert und durch
das Anliegen, diese in das Medium
der Keramik zu Ubersetzen. Es ent-
stehen poetische Objekte, die fur
sich, aber auch in ihrer Funktion
als Vase uberzeugen.
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Objekt aus der Serie »2D zu 3D«; Klinker, Plattentechnik, Engobe, keramischer Direktsiebdruck; 15X 45X20 cm.

Foto: Roland Aellig

Nadja Pfeuti
Schweiz

geb.1992

Unterer Mihlenweg 12

3464 Schmidigen-Mihleweg
Schweiz
nadja.p1992@gmail.com

2011-2013

Neue Schule fiir Gestaltung
Langenthal, Schweiz: Vorkurs
flr Gestaltung

2013-2017

Schule fir Gestaltung Bern,
Schweiz: Keramikdesign
Fachklasse Bern
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Nadja Pfeutis asymmetrische
Objekte von geschwungener Form
mit scharfen Kanten sind durch
Textilmuster inspiriert, die abhan-
gig von dem Schnitt der Kleidung
und den jeweiligen Volumen stets
anders wirken konnen. Diesen
Effekt nutzte Nadja Pfeuti nun

flr ihre Keramikobjekte, indem

sie zunachst Tonplatten mit ein-
fachen Rasterungen und Mustern
versah, wobei es auch ihr Anliegen
war, die Materialitat des Tons ein-
zubeziehen. Deswegen engobierte
sie zunachst den Tonfladen noch
vor dem Ausrollen. Beim Auswalzen
reiRt die Platte zunehmend aus-
einander, wobei feine Strukturen
entstehen, die ein zufalliges Muster
bilden. Weitere Risse kommen hin-

zu. Hierbei kann die Keramikerin
das Muster der Struktur steuern.
Die Tonplatten formt sie mithilfe
von selbst entworfenen Schnitt-
mustern/Abwicklungen zu Korpern.
Nadja Pfeuti verwandelt zweidimen-
sionale Flachen in Korper, wodurch
sich die vorher aufgetragenen
Muster verandern und zugleich
zur Definition des Korpers bei-
tragen.

KERAMIK



»Infinity«; Objekt; Steinzeugmasse, speziell entwickelte Aufbautechnik, frei aufgebaut ohne Stitzform,
Terra sigillata, gespruht, poliert, Lister, mit dem Pinsel aufgetragen, drei Brande im Elektroofen bei max.
1080°C; 34 X34 X16 cm. Foto: Julia Saffer

Julia Saffer
Deutschland

geb.1984

Brunnenstr.15a

56203 Hohr-Grenzhausen/Deutschland

julia.saffer@gmx.de
www.julia-saffer.de

2004

Siemens AG, Erlangen, Deutsch-
land: Energieelektronikerin Fach-
richtung Anlagentechnik

2010-2015

Fachschule fir Keramik, Hohr-
Grenzhausen, Deutschland: Staat-
lich geprufte Keramikgestalterin

2014-2015

IKKG Institut fur kiinstlerische
Keramik und Glas, Hohr-Grenz-
hausen, Deutschland: Gast-
semester im Studiengang BFA

2015-2016

Fachschule fur Keramik, Hohr-
Grenzhausen, Deutschland:
Forderjahr als Keramikgestalterin

KERAMIK

Julia Saffer beschaftigt sich in ihren
Arbeiten mit den im Leben wieder-
kehrenden, alltaglichen Prozessen,
wobei ihre zentralen Themen Ent-
wicklung, Wachstum, Rhythmus
und Symmetrie bilden. Als Grund-
form wahlt sie die Spirale, die nicht
nur End- und Zeitlosigkeit sowie
Einheit, sondern auch die aller
Energie zugrundliegende Kraft
symbolisiert. Julia Saffers Objekte
beruhen auf den Bewegungsmustern
der Spirale und strahlen zugleich
Statik und Ruhe aus. Sie sind in
Kreiselformen mit sich vertiefen-
den Bereichen gestaltet, die durch
die abgestufte Farbigkeit unter-
strichen werden konnen. Die Ver-
bindung von zusammenfassender
Grundform und Abgrenzung ein-

zelner Bereiche versinnbildlicht fur
Julia Saffer Neubeginn und Weiter-
entwicklung jeweils in Harmonie
und Bezug zum Ganzen.Julia Saffers
Arbeiten beginnen mit dem Aus-
walzen von 2mm dinnen Tonplatten,
die mit einem speziellen Messer
in diinne Streifen geschnitten und
zu Spiralen verdreht werden. Aus
diesen Tonspiralen wird Schicht
um Schicht das Objekt frei aufge-
baut und durch Wasser verbunden.
Auf die mehrtdgige Trocknungs-
phase folgt ein Schriihbrand. Mit
der Spritzpistole wird dann Terra
sigillata aufgetragen. Nach einem
zweiten Brand bei 1080°C wird im
letzten Schritt mit einem Pinsel
flachig Luster aufgebracht und bei
790°C eingebrannt.
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»Blue Shadow«; Wasserbecher; Porzellan, gedreht, Seladonglasur, Reduktionsbrand bei 1280°C, poliert;

12,5X40X70 cm. Foto: Jiang Shaoqging

Jiang Shaoqing
China/Sudkorea
geb.1989

52-1-301, College of Art, Seoul
National University, Kwanak-Gu
151742 Seoul/Sldkorea
jsgchina@hotmail.com

2007-2011
Jingdezhen Ceramic
University, China: Keramik

2013-2016

Seoul National University,
Studkorea: Keramik
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Jiang Shaoging spielt in seinen
schlichten GefaRen mit den Licht-
Schatten-Effekten, die durch die
Differenz von Seladonglasur und
Porzellanbereichen entsteht.
Durch die einfache Formgebung
und das klare streifenartige Neben-
einandersetzen von Seladon- und
weillen Partien besitzen die Arbei-
ten eine zugleich moderne und
klassische Anmutung. Es war das
Anliegen Jiang Shaogings, die
Spannung zwischen dem blau-
griinen Schimmer oder Schatten
der Glasur auf dem weifRen Por-
zellan bewusst zu gestalten. So
setzte er durch Bearbeiten und
Polieren der Oberflache die Berei-
che klar voneinander ab und ver-
band sie zugleich durch einen klei-

nen Absatz, wodurch eine konti-
nuierliche, um das Gefall herum-
fihrende Bewegung entsteht.
Durch Farbigkeit und Form wird
der Eindruck von Frische und
Einfachheit hervorgerufen.Jiang
Shaoging erinnert das Zusam-
menspiel der Bereiche an die
Weite des blauen Meeres.

KERAMIK




»Drill«, »Whipple«, »Drum«; Objekte; Porzellan, gegossen in handgedrehte Formen, eigene Glasuren,
hochgebrannt; »Drum«: 30X15X15 cm. Foto: Malcom Smith, Sotheby’s, London
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GrofRbritannien

geb.1990

444 New Cross Rd.

London SE14 6TY/GroRRbritannien
jessica.steel@network.rca.ac.uk

www.jessicasteel.space

2009-2012
Nottingham Trent University,
GrofRbritannien: Decorative
Arts, BA

2015-2017

The Royal College of Art,
London, GroRbritannien:
Ceramics and Glass, MA

2017

Charlotte Fraser-Preis,
GroRbritannien

KERAMIK

Jessica Steel ist von der Vielfalt
und alltaglichen Bedeutung des
Materials Keramik fasziniert. Sie
beschaftigte sich in ausfuhrlichen
Untersuchungen mit der Bedeutung
keramischer Materialien in der
Raumfahrt. So Uberrascht es nicht,
dass auch viele ihrer Objekte an
Raumschiffe mit abtrennbaren

Kapseln oder an Satelliten erinnern.

In ihren Arbeiten verbindet Jessica
Steel Handarbeit und moderne
digitale Technologie wie »Vector«
oder 3D-Computermodelle, be-
schaftigt sich mit mathematischer
Akkuratesse sowie mit Genauig-
keit und ihrer tatsachlichen Um-
setzung, mit der Beziehung zwi-
schen Berechnung und Handwerk.
Dieses manifestiert sich in einer

spielerischen Formenfille, die auf
mehreren digitalen Techniken ba-
siert. Darauf folgt eine handwerk-
liche Phase, in der Formen auf der
Drehscheibe entstehen. Der Wech-
sel zwischen digitalen und hand-
werklichen Verfahren wiederholt
sich bei den Glasuren. Formen und
Glasuren stehen in engem Bezug
zueinander, wobei es das Ziel ist,
solche Formen zu entwerfen, die
die Glasur besonders zu Geltung
kommen lassen, die die Glasur
aufhalten, sie dann wieder flieRen
lassen, um eine Fulle von Effekten
zu erzielen und den Reichtum von
Méglichkeiten zu veranschauli-
chen.
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Sophie Wolf
Deutschland

geb.1992

Rathausstr.16

56203 Hohr-Grenzhausen/Deutschland

sophie-wolfg2@web.de
www.spuren-elemente.net

2011-2014
Berufsfachschule fir Keramik,
Landshut, Deutschland:
Keramik

2014-2017

Fachschule Keramik, Hohr-
Grenzhausen, Deutschland:
Keramikgestaltung
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»Spuren-Element 3«; Objekt; rotbrennende Steinzeug-
masse, aufgebaut aus einzelnen Modulen, gebrannt
bei 1240°C; 54 X34 %38 cm. Foto: Isa Steinhauser

Die Arbeiten der Serie »Spuren-
Elemente« werden aus vielen ein-

zelnen Modulen zusammengesetzt.

Diese bilden Architekturen mit
Tarmen, Verschachtelungen und
Raumen aus, wobei sich eckige
und gerundete, flache und plasti-
sche Bereiche abwechseln. Hieraus
ergeben sich ganz unterschiedliche
Eindrlcke, die Sophie Wolf an eine
alte Steinmauer, von der der Putz
brockelt, oder an historische Schrift-
zeichen erinnern, aber auch an
von Fenstern durchbrochene Ge-
baudekomplexe und Hochhauser.
Die Wirkung ist stets auch abhan-
gig von dem Zusammenspiel der
Keramiken mit dem Licht, wie die-
ses durch die mal geschlossene-
ren, mal eher luftigeren Bereiche

fallt. Charakteristisch fur Sophie
Wolfs Arbeiten ist das wellenarti-
ge Durchbruchsmuster, das von
klarer graphischer Linearitat oder
aber durch Verstreichen nur noch
als Rest erkennbar sein kann.

KERAMIK



»Die Strahlen am Himmel«; Gefale; Porzellan, gedreht; 8,5Xg9 X g —11X10X10 cm. Foto: Jinhwi Lee

Hyojung Yun
Sudkorea/Deutschland
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24105 Kiel/Deutschland
hyojung@web.de
www.hjhceramics.com

2003-2008
Sangmyung University,
Cheonahn, Stdkorea:
Keramikdesign

2010-2013
Sangmyung University,
Seoul, Stidkorea:
Keramikdesign

2016-2018

Muthesius Kunsthochschule,

Kiel, Deutschland: Freie
Kunst und Keramik

KERAMIK

Als Inspiration fur Hyojung Yuns
Gefaliserien dienen die Natur und
die unterschiedlichen Stimmungen
in der Landschaft, die durch Licht,
Tages- und Jahreszeiten, Vegetation
hervorgerufen werden. Fiir Hyojung
Yun vermittelt die Natur Harmonie
und Ernst, Sehnsucht und Leiden-
schaft, fordert Konzentration und
Fokussierung. Sie versinnbildlicht
ihre eigene Sehnsucht nach dem
Unerreichbaren. Diese Geflihle
setzt sie in ihren Keramiken um,
in denen sie Ruhe, Stille, Entspan-
nung und Gelassenheit verbinden
mochte. Dafur arbeitet sie mit ge-
farbten Tonstlickchen und Glasur-
partikeln, die sie auf die Formen
streut. Als Inspiration diente hier-
flir das Erlebnis eines Spaziergangs

zwischen blihenden Kirschbau-
men, die Beobachtung, welches
Zusammenspiel sich aus den her-
abfallenden Blitenblattern und
den Sonnenstrahlen ergibt. Die
Idee der Streuung Ubernahm sie
fiir die Oberflachengestaltung
ihrer Keramiken. Durch die aufge-
streuten Elemente variiert sie das
Erscheinungsbild von Ton und Gla-
sur. Es ist Hyojung Yuns Anliegen,
diese als unterschiedliche Klange
erfahrene Vielfalt zu visualisieren.
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Jing Bai
China
geb.1994

Sichuan Fine Arts Institute
Chongqing

China

610199235@gg.com

2014-2018

Sichuan Fine Arts Institute,

Chongging, China:
Angewandte Kunst, BA
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Figuren; Lack, Kupferperlen; 8-12x13-16 X 8-10 cm. Foto: Jing Bai

Die Reihe der ausgestellten Lack-
figuren beruht auf der chinesischen
Lack-Tradition, zeigt aber zugleich
das Bestreben, diese zu aktualisie-
ren und in die eigene Gegenwart
zu uberflhren. Die Figuren von
intensiver Farbigkeit sind aus Lack
gefertigt, der dann mittels Kupfer-
draht und -perlen zu dreidimen-
sionalen Formen zusammenge-
setzt wird. Die Figuren tragen
keine individuellen Gesichtszuge,
sondern einen schwarz gehaltenen
Kopf, der nichts tber ihr Inneres
mitteilt, ihnen aber eine gewisse
traumerische Anmutung verleiht.
Individualitat und Emotion ver-
mitteln sich dagegen in der leuch-
tenden Farbigkeit der Kleidung,
den reichen Ornamenten und der

lebhaften, expressiven Haltung
der Figuren. Als Gruppe scheinen
sie in einem fast tanzerischen Dia-
log begriffen. Die Figuren faszinie-
ren in ihrer frohlich-lebendigen
Naivitat.

LACK



»Résistances«; Installation; Stahl, Eisen, geschmiedet; 250X 600X 600 cm. Foto: Charlotte Achkar

Charlotte Achkar
Frankreich

geb.1994

2 Chemin des éscoliers
86340 Nouaillé-Maupertuis
Frankreich
charlotte-achkar@outlook.fr

2012-2017

Haute Ecole des Arts du Rhin
(HEAR), StraRburg, Frankreich:
Art-Objet, atelier bijou
contemporain

Seit 2017

Ecole Nationale Supérieure
des Arts Décoratifs, Paris,
Frankreich: Atelier Art-Espace

METALL

Fir Charlotte Achkar bildet der
Libanon einen Mythos, in dem sich
Geschichten, Erinnerungen, Verlust,
Fremdheit verbinden. Erlebtes,
Erinnertes, Fiktion und Traume
vereinigen sich dabei. Sie erachtet
die Vergangenheit entsprechend
als eine Mischung aus Erinnerungs-
fetzen und Gewohnheiten, die un-
bewusst Uber- und weitergetragen
werden. Aus diesen Fragmenten
bildet sich bei jedem eine eigene
geistige Landschaft. So werde jeder
in ein Land projiziert, das nur er/sie
allein besitzt. Charlotte Achkar
selbst fertigt aus geschmiedetem
Eisen lange Strange von aneinan-
dergefligten Klammern, die unter-
schiedliche Assoziationen —seien
es Blroklammern, Stacheldraht,

stilisierte Vogel —erlauben. Diese
bilden in ihrer Gesamtheit eine
eigene Landschaft, die von jedem
anders wahrgenommen und ge-
deutet wird, die als bedrohlich
oder poetisch erfahren werden
kann.
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Meggie Borgers
Niederlande
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2012-2017
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Fine Arts and Design
(MAFAD), Niederlande:
Schmuckgestaltung
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»Growth — Plant«; Objekt; Kupfer, Silber, Porzellan; 60Xx30X30 cm.

Foto: Mirelle Prange

Meggie Borgers' zierliche Graser,
in denen sie Metall und Porzellan
kombiniert, beruhen auf Uberlegun—
gen zum Wachstum. Diese visu-
alisiert sie in einer Serie, die das
Wachstum der Wilden Mohre in
den verschiedenen Stadien doku-
mentiert und Ubersetzt. Zugleich
veranschaulicht sie den Wechsel
von Nahrungsgewohnheiten: War
die Wilde Mohre frither ein Nah-
rungsmittel, so gilt sie heute eher
als Unkraut. Meggie Borgers faszi-
niert an dieser Pflanze gerade ihre
Starke und Kraft, das Trotzen ge-
genuber den Elementen. Die Beob-
achtungen am konkreten Beispiel
sind fur Meggie Borgers lbertrag-
bar auf andere Pflanzen und auch
auf den Menschen. Besonders die

Bestandigkeit, die Starke, der Wider-
stand, das Wachsen gegentber
Widrigkeiten und im Angesicht
schwieriger Situationen erachtet
sie als typische Merkmale des
Menschen. Mit der feinteiligen,
sorgfaltigen und detailbewussten
Umsetzung ihrer Beobachtungen
in kostbaren Materialien mochte
sie diese Parallelen bewusst machen
und zugleich auf die Schénheit der
ansonsten lbersehenen Pflanze
verweisen. Die zarten Silbergraser
strahlen Poesie aus und transferie-
ren die Naturschonheit uiberzeugend
in ein anderes Material. Meggie
Borgers prasentiert die Graser wie
in einer naturwissenschaftlichen
Sammlung unter Glasstirzen.

METALL
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2013-2017
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Wissenschaft und Kunst
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»M9go0/3«; manuelle KaffeemUhle; Zunderstahl, Edelstahl,
Acrylglas, Dreh- und Frasteile, montiert; 38 X20x 60 cm.

Foto: Morten Biltel

Morten Bliltels Arbeiten liegen
Uberlegungen zur Bedeutung der
Technik im Alltag, zur Handhabung
technischer Gerate durch den
Menschen zugrunde. Er erachtet
die Technik inzwischen als so per-
fekt, die Bedienbarkeit der Gerate
als so stark vereinfacht, dass der
Mensch nur noch ein Anwender,
aber kein Bediener der Gerate
mehr ist. Morten Blltels Anliegen
dagegen ist es, den Benutzer wie-
der in den Prozess zu integrieren
und ihm zugleich in den Tatigkeiten
einen Moment der Ruhe und Be-
sinnlichkeit zu gewahren. Kaffee-
muhle und Espressokocher sind
uberwiegend an der Dreh- und
Frasmaschine entstanden. An-
schlieffend wurden sie von Hand

verschweifst und verschliffen. Das
Einpassen und Justieren der ein-
zelnen Teile erfolgte in Handarbeit
mittels verschiedener Werkzeuge.
Die abschlieBende Oberflachen-
behandlung wurde per Hand mit
unterschiedlichen Schleifpapieren
vollzogen, um den angestrebten
Oberflachenglanz zu erhalten.
Die Arbeiten sind von grol3er
Schlichtheit und Einfachheit, wir-
ken auf rein funktionale Erwagun-
gen konzentriert, die ihnen ihren
besonderen Reiz und eine spezi-
fische Asthetik verleihen.
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Gefallobjekte aus der Serie »Body and Container«; Kupfer, Stahl, getrieben, Rost, patiniert; 16 X12x1,5,
21X11X10,22X26X24 cm. Foto: Tom Davis

Chiang Yu-Hang
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geb.1990

15F, No. 125, Sec. 2, Danjin Rd.,
Tamsui Dist.

25149 New Taipei City/Taiwan
std61nog@hotmail.com

2012-2016

Tainan National University of
the Arts, Graduate Institute
of Applied Arts, Tainan,
Taiwan: Schmuck- und
Metallgestaltung
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Chiang Yu-Hangs GefalRe sind
durch ihre organisch geschwunge-
ne Form mit einzelnen tiefen Ein-
kerbungen gekennzeichnet. Sie
sind eingespannt in GerUste, die
sich aus geometrischen Formen,
aus Kreisen und Kegelformen zu-
sammensetzen. So entsteht ein
reizvoller Kontrast aus Korper und
Liniengerust. Chiang Yu-Hangs
Ausgangspunkt ist der mensch-
liche Korper, den er vereinfacht,
abstrahiert und in Metall Gber-
setzt, wobei seine Werke zwischen
Skulptur und Gefal changieren.
Die fast geschlossene Form der
Stilcke lasst sie nach Chiang Yu-
Hang zu einer Metapher flir den
menschlichen Korper oder das
Fehlen der Seele werden. Er ver-

gleicht die Umrisse der Gefalle
mit den Konturen des Korpers und
will zugleich den Geist und die
Kraft aufzeigen, die den Arbeits-
prozess bestimmen. Die Arbeiten
haben aufRerdem einen tempo-
raren Aspekt: Sie sind in rostende
Eisenrahmen eingespannt, die im
Laufe der Zeit zerfallen.

METALL
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geb.1985
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2012

Umea Institute of Design,
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2013-2014
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2014-2017
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Schmuckgestaltung
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»Redskap Landskap«; Objektgruppe; Aluminium, getrieben, geatzt, elo-
xiert; 47X7X7,30X14X20,17X23X7,20X8X18,54 X7X7, 49X 25X 25 cm.

Foto: Katerina Lukoshkova

Sofi Json Lidman ist fasziniert von
dem Veranderungspotential der
Natur, der Luftbewegung und des
Meeres. Den Eindruck von Erosion
und Einwirken der Natur auf Ober-
flachen Ubersetzt sie in Aluminium,
wobei sie das Material auf unter-
schiedliche Weise bearbeitet, um
Aussehen und Qualitat zu veran-
dern, um neue Oberflachen und
Strukturen zu entwickeln. Hierfir
verwendet sie unterschiedliche
Werkzeuge und arbeitet intuitiv
und spontan, indem sie Objekte
aufbaut, wieder auseinander-
nimmt, neu kombiniert und zu-
sammenflgt. Es entstehen unter-
schiedliche Zylinder- und Kegel-
formen, die durch Stabe und
asymmetrische Bandformationen

erganzt werden. Dabei liegt Sofi
Json Lidman trotz aller Reduktion
daran, dass die Objekte eine Asso-
ziation auslosen, eine Erinnerung
an alltagliche Gegenstande in
sich tragen. Die Gruppe von unter-
schiedlich groBen Objekten mit
ihren verschiedenfarbigen und
strukturierten Oberflachen ver-
fligt Uber einen geheimnisvollen
Reiz.
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Jiyeon Lee
Sudkorea

geb.1990

Go-song-ro 32

10126 Gim-po/Sldkorea
leejiyeon1ggo@gmail.com
www.jiyeon-craft.weebly.com

2009-2013
Kon-Kuk-University, Chung-ju,
Sudkorea: Department
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Schmuck, Metall

2013-2016

Kookmin University, Seoul,
Suidkorea: Department Metall-
und Schmuckgestaltung,
Metallarbeiten
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»Lever Peppermill«; Pfeffermuihle; Tombak, Messing;

20X7,8%7,8 cm. Foto: KC Studio

Die Inspiration fur die Pfeffer-
muhlen geht auf das Wort »Sick-
gu« zurlick, das im Koreanischen
flr ein Familienmitglied oder eine
Tafelrunde steht. Das gemeinsame
Mahl hat in der koreanischen Kultur
aufgrund des Miteinanders und
des Gemeinschaftsgefiihls einen
hohen Wert. Dieses lasst sich auf
andere Kulturkreise Ubertragen, die
durch entsprechende Erfahrungen
von Essen und emotionaler Verbin-
dung bestimmt werden. So wird
das Essen Uber die reine Nahrungs-
aufnahme erhoben. Entsprechend
entwickelte Jiyeon Lee ihre Gerate
als skulpturale Arbeiten, die auf der
Tafel nicht nur von funktionalem
Nutzen sind, sondern auch erfreuen,
zum Gesprach einladen, asthetisch

uberzeugen. Sie sollen haptisch
erkundet, in die Hand genommen
werden; zugleich soll das Gerausch
des Mahlens und der Geruch so-
wie der Geschmack des frisch ge-
mahlenen Pfeffers in die Erfahrung
einbezogen werden. Bei den Pfeffer-
muhlen wird die Funktion des
Mahlens formal tbersetzt und
stilisiert. So erhalten sie eine mo-
numental anmutende, reduzierte
Form, bei der Kontur, Proportionen
und Oberflache im Zentrum stehen.
Die Form wird ausgehend von der
Mittelachse der Pfeffermihle ent-
wickelt. Die Pfeffermihlen chan-
gieren zwischen Funktionsgegen-
stand und Kunstwerk.

METALL



»Tikaj Black«; Wanduhr; Aluminium, Edelstahl, Gold, geschweif3t, Lasercutting, eloxiert, pulverbeschichtet;

30X30X30 cm. Foto: Anna Novak

Eliska Novakova
Tschechische Republik

geb.1990

Jireckova 18

17000 Prag 7
Tschechische Republik
viguv.obraz@seznam.cz

2015-2018

Academy of Arts, Architecture
and Design, Prag, Tschechische
Republik: Concept — Object -
Meaning (KOV.)

METALL

Die analoge Wanduhr tragt den
Namen »Tikaj« —das tschechische
Wort fir »ticken«. Die Uhr besteht
aus einer schalenartigen Alumini-
umbasis, auf der drei kreisformig
gestaltete Zeiger aus Edelstahl be-
festigt sind. Sie greifen die Form
der Basis als Linie auf und schaf-
fen damit einen formalen Zusam-
menhalt. Eliska Novakova wahlte
das Kreismotiv als Grundlage ihrer
Uhr, um auf das kreisformige Ver-
gehen der Zeit, ihre Endlosigkeit
und die Ewigkeit zu verweisen. Die
Farbwahl greift diese Themen auf.
So steht das Schwarz fur die Ewig-
keit des Universums, das Weif3 fur
den ersten Funken des Urknalls als
Beginn des Universums. Die Uhr
dient nicht nur als Zeitanzeiger,

sondern zugleich als elegant-tan-
zerische Wanddekoration.
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»Top Plates — Experimental Dining«; Silber, Messing, Kupfer, Edelstahl, gefalzt, genietet, patiniert, pulverbe-
schichtet, Gummi, Glas; 13X18X13,17X16X 9, 36 X 25X 15, 20 X 25 X 20, 14X 14,5 %13 cm. Foto: Tian Khee Siong

Kathleen Reilly
GroR3britannien

geb.1993

77a Lower Clapton Road

London E5 oNP/GrolRbritannien

kathleenbreilly@gmail.com
www.kathleenreilly.co.uk

2011-2015
Glasgow School of Art,
Schottland: Silberschmieden
und Schmuck

2016-2018

Royal College of Art, London,
GroRbritannien: Metall- und
Schmuckgestaltung
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Kathleen Reilly entwarf eine Serie
von »Top Plates«, mit denen sie
versucht, Erwartungen an das zeit-
genossische Essen zu verandern.
Sie wiinscht sich Neugierde und
spielerische Bereitschaft beim
Essen, das Hinterfragen von Tisch-
etikette und Verhaltensmustern.
Hierflr gestaltete sie unterschied-
lich geformte Platten, die auf Ge-
fale aufgesetzt werden. Sie werden
entweder Ubergestilpt, bilden eine
Art Briicke zwischen GefalRen oder
uberspannen die Offnung von
Gefdlen. Durch die ungewohnliche
Situierung entstehen neue Bewe-
gungen, neue Verhaltensmuster bei
Tisch. Zugleich fordern die »Top
Plates« ein bewusstes Platzieren
der Nahrungsmittel, um die Balance

zu wahren. Dem Spielerischen wird
mit einer Schlankheit und Schlicht-
heit der Form, einer Zuriickhaltung
bei der Farbigkeit und einer Beto-
nung der Materialien und Konstruk-
tion, einer gewissen technischen
Anmutung geantwortet, bei der
Gummiringe und Schrauben nicht
versteckt werden. Traditionelle
Techniken der Metallbearbeitung
werden bei den elegant-spieleri-
schen »Top Plates« mit zeitgenos-
sischen Materialien und Verfahren
verbunden.

METALL



»Thor«; Messer; Edelstahl; je 32X2,2X2,2 cm. Foto: Studio Flusser

Zuzana Spilakova
Slowakei/Tschechische Republik

geb.1991

Haskova

17 000 Prag

Tschechische Republik
zuzana.kalips@gmail.com

Seit 2016

Academy of Arts, Architecture
and Design, Prag, Tschechische
Republik: Concept — Object -
Meaning (KOV.)

METALL

Die Messer aus der Serie »Thor«
sind von extrem schlichter, fast
technisch anmutender Form, erin-
nern an Schrauben mit Gewinde
oder kantigen Seiten. Ausgangs-
punkt fur die ldeen zu Form und
Herstellung bildet das Material
selbst mit seinen spezifischen
Eigenschaften sowie Uberlegun-
gen zur Gebrauchsweise des
Gegenstands. Ein Anliegen Zuzana
Spilakovas ist es auRerdem, in einer
digital gepragten Welt die Bedeu-
tung des Haptischen zu betonen,
den Benutzer darauf hinzuweisen,
wie Form, Textur und Gewicht die
Handhabung eines Gegenstands
beeinflussen. Fur sie geht es bei
den »Thor«-Messern nicht nur um
Funktionalitat, sondern auch um

die Aspekte von Raum, Material,

Licht und Haptik.
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MJ Tyson
USA
geb.1986

1425 Garden Street, Apt. 504
07030 Hoboken/USA
mj.tyson.studio@gmail.com
www.mjtyson.com

2004-2008, 2015-2018

Rhode Island School of Design
(RISD), Providence, RI, USA:
Schmuck- und Metallgestaltung

2016-2017

RISD Museum, Providence, RI,
USA: Object Conservation
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»96 Beachmount Avenue« aus der Serie »Homes;
Gefal; Metall, gegossen; 36 X165X13 cm. Foto: MJ Tyson

Alle Materialien tragen nach MJ
Tyson eine eigene Vergangenheit
in sich; alle Objekte sind dem Zyklus
von Werden und Vergehen unter-
worfen. Der Mensch umgibt sich
gerne mit Dingen aus dauerhaften
Materialien, die Gber seine Ver-
ganglichkeit hinwegtrosten und
helfen, die eigene Auflésung und
Lebensspanne zu erweitern. Mate-
rialien — besonders Metall — bilden
dabei eine Briicke in die Zukunft. In
ihrer Serie von GefaRen »Homes«
(Hauser) beschaftigt sie sich mit
der Reinkarnation, mit der kreativen
Umschopfung von personlichen
Gegenstanden aus dem Nachlass
von Verstorbenen. Entsprechend
tragt jedes Gefald als Namen die
Adresse des jeweiligen Hauses. Sie

dienen als eine Art Zusammenfas-
sung eines bestimmten Lebens
und als Botschaft an die Zukunft.
Dass es sich um eine Wiederver-
wendung von Gegenstanden han-
delt, wird in der Struktur der Ge-
falle deutlich: Verschiedene Metalle
unterschiedlicher Farbigkeit wer-
den kombiniert, Reste ehemaliger
Gegenstande lassen sich als Frag-
mente erkennen. Die Metalle wer-
den so zusammengeschmolzen,
dass sie in Schichten tbereinan-
derliegen und unregelmaRige
Rander aufweisen, wodurch der
zusammengesetzte Charakter der
Arbeiten erkennbar bleibt.

METALL



Julia Czirnich
Deutschland

geb.1987

Volkartstr. 21

80634 Miinchen/Deutschland

julia_czirnich@yahoo.de
www.czirnich-design.com

2008-20M

Schreinerei Krauf3e, Tutzing,

Deutschland: Lehre zur
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2011-2018

Akademie der Bildenden
Kiinste Miinchen, Deutsch-
land: Innenarchitektur, BA
und MA

MOBEL

»nap«; Sessel; Formholz, formverleimt, Stahldraht,
Textil; 75,2 X 83,9 X 85,7 cm. Foto: Julia Czirnich

Der Sessel »nap« ladt zur Entspan-
nung,zum gemdtlichen Sitzen ein,

vermittelt Ruhe und Geborgenheit.

So ist der Sessel durch eine gerun-
dete, umhillende, breite, niedrige
Form bestimmt. Durch die breite
Sitzflache und variierende Polster-
harten konnen je nach Belieben
unterschiedliche Sitzpositionen
eingenommen werden. In den ge-
futterten Armlehnen kénnen ver-
schiedene Dinge verstaut werden,
die dann jederzeit schnell greifbar
sind. Der Stuhl ist von schlichter,
moderner Formgebung mit Sicht-
holzschale aus Birke und einem
die Schale rahmenden roten
Drahtgestell, dessen Farbton in
der Polsterung aufgegriffen wird.
Form und Konstruktion richten

sich nach den Gegebenheiten des
Materials, denn die Holzschale
bricht dort auf, wo das Material
seine biegsamen Grenzen erreicht.
Dieser Punkt wird zudem durch
das an dieser Stelle zusammen-
laufende Drahtgestell betont.
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»ROL«; Doppelhocker; Ahornholz, gedrechselt; 45X30X30 cm. Foto: Curzio Castellan

Irene Delvai
[talien

geb.1994

Via della Mostra 14
39100 Bozen

ltalien
delvairene@hotmail.it

2015-2017

Freie Universitat Bozen,
[talien: Fakultat fur Design
und Kiinste

7

»ROL« besteht aus zwei Hockern,
einem Einbeiner — eine Variation
des klassischen Melkschemels —
und einem Dreibeiner. Der einbei-
nige Hocker steckt im Dreibeiner
und kann bei Bedarf herausgezo-
gen werden. Beide Hocker haben
besonders gestaltete Gummifilie,
so dass auf jedem Untergrund ein
sicherer Stand gewahrleistet ist.
Gefertigt ist der Hocker aus Ahorn-
holz, das anschlieRend mit Natur-
wachs geschutzt wird. Der Hocker
ist ein schlichtes, modernes, platz-
sparendes und zugleich an lokale
Traditionen anschlieRendes Mobel-
stlick von klarer Formgebung. Es
bietet einmal einen stabilen, si-
cheren Sitz, zum anderen einen
Sitz der lebendig ist,da er immer

neu ausbalanciert werden muss.
So kann zwischen komfortablem
und eher aktivem Sitzen entschie-
den bzw. abhangig von Tatigkeit
und Sitzdauer eine der beiden
Varianten gewahlt werden.

MOBEL



»TORII«; Tisch; Vollholz Rister, Linoleum, japanische handwerkliche Massivholzverbindungen, gesteckt,
zerlegbar; 76 X85Xx180 cm. Foto: Niko Endres

Niko Endres
Deutschland
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Deutschland
endresni@gmail.com
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Schule flr Holz und Gestaltung,
Minchen, Deutschland:

Lehre zum Schreiner

2016-2017

Meisterschule fir Schreiner
Miinchen, Deutschland:
Schreinermeister

MOBEL

Niko Endres' Anliegen ist es, Mobel
zu entwerfen und zu verwirklichen,
die in Gestaltung und Ausfuihrung
einfach, klar, leicht und schlicht, in
der Wahl hochwertiger Materialien
und in der qualitatsvollen Verar-
beitung zeitlos und haltbar sind.
Fur die Mobelserie »Torii« entschied
sich Niko Endres flur ein robustes,
zerlegbares Tischgestell, das mit
traditionellen handwerklichen
Techniken hergestellt wird und in
Gestaltung und Konstruktion so
klar und zuriickhaltend ist, dass es
zum Generationenmobel werden
kann. Fur die Gestellkonstruktion
lieR er sich durch japanische Mas-
sivholzverbindungen (Harken-
schloss) inspirieren. Das Mobel
wird ohne Schrauben oder Leim

gebaut; allein durch das Eintreiben
von Keilen und das daraus resul-
tierende Aussteifen der Verbindung
werden die Einzelteile des Gestells
zusammengehalten. Selbst Tisch-
platten oder Sitzflachen — wie bei
der Bank —konnen auf diese Weise
mit dem Gestell verbunden wer-
den. Die abgesetzten Zargen wer-
den durch die zweiseitig schrag
gestellten Beine gesteckt, veran-
kert und mit Keilen verklemmt.
Das Gestell I3sst sich leicht zerle-
gen und kann an jede Raumsitua-
tion angepasst werden.
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»Lawless Chair«; Sessel; Stahl, Messing, gelotet, Scuba-Strickstoff, Schaum, gepolstert; 106 X 91X 81 cm.
Foto: Clare Gatto

Evan Fay
USA

geb.1989

38 Williams St. Apt.1

48341 Pontiac/USA
evandfay@gmail.com
www.evanfayfurniture.com

2014-2016
Cranbrook Academy of Art,
USA: 3D-Design
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Beim »Lawless Chair« handelt es schen Moment zu kontextualisie-
sich um eine Sitz-Skulptur aus ren, um durch Design zu reflektie-
einem unregelmafigen Metall- ren, um auf Aspekte der eigenen
gerust, bei dem Sitzflache und Gegenwart zu verweisen. Er erach-
Lehne durch Verknotungen von tet hierin eine Moglichkeit, Trost in
Polsterstrangen eingefugt sind. einer als negativempfundenen
Der Sessel erhdlt eine asymme- Welt und Schénheit im Chaos zu
trische Form, wobei der Kontrast finden.

zwischen dem eckigen Liniengitter
des Gestells und den gerundeten
Verschlingungen der Stoffstrange
ihm einen besonderen Reiz verlei-
hen. Evan Fay verweist mit seinem
Sessel zugleich auf den weiteren
sozialen Kontext, auf die Unregel-
maRigkeit innerhalb eines Systems,
auf die chaotischen Elemente inner-
halb der strukturierten Gesellschaft.
Er greift bewusst auf die Punk-
Asthetik zuriick, um einen poeti-

MOBEL



»Essentielle Kiiche«; Metallgestell mit Steckverbindung und aufliegender Holzplatte; Stahlrohr, geschweifSt,
briniert, Fichtendreischichtplatte, gedubelt, geschliffen, gedlt; 8o X120 X 60 cm.
Foto: Anna Gramberger/Livia Teubersen

Anna Gramberger
Osterreich

geb.1994

Hormayrgasse 5/26
1170 Wien

Osterreich
anna.444@hotmail.de

2014-2015

WiFi, St. Polten, Osterreich:

Foundation Course

2015-2018

New Design University,
St. Polten, Osterreich:
Design, Handwerk und
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Livia Teubersen
Osterreich

geb.1992

Hirschvogelgasse 3/5

1200 Wien

Osterreich
livia.teubersen@gmail.com

2006-20M

Die Herbststrasse — Hohere Lehr-
anstalt fir Mode und Bekleidungs-
technik, Wien, Osterreich: Mode-
design, Damenkleidermacherin

2015-2018

New Design University, St. Polten,
Osterreich: Design, Handwerk und
materielle Kultur

Flr Anna Gramberger und Livia
Teubersen liegt die Essenz, das
Westliche einer Kiiche in einer
Kochplatte und einem Schneidbrett.
lhr Anliegen bildet die Reduzierung
der Utensilien, eine Rickbesinnung
auf das Notwendigste, eine Kon-
zentration auf Funktionalitat und
Nutzerfreundlichkeit, auf Einfach-

heit und Flexibilitat. Ihre Kiiche ist
schnell auf- und abzubauen, ist
nicht auf den Kiichenraum ange-
wiesen, sondern kann auch in an-
derer Umgebung errichtet und mit
unterschiedlichen Hitzequellen —
von der Elektrokochplatte bis zur
Feuerschale — kombiniert werden.
Die Kiiche besteht aus Stahlrohren
und einer Dreischichtplatte aus
Fichtenholz, die sich zu einem ein-
fachen, geradlinigen, wandelbaren
Tischgestell verbinden, dessen
Hohe zu variieren ist: von einem
hohen Arbeitstisch zu einem nied-
rigen Tisch flir ein Picknick oder
um die Arbeits- und Herdplatte
auf einen anderen Tisch aufzuset-
zen. Zudem kann die Arbeitsplatte
durch das Einfligen von weiteren
Holzplatten als Speisetafel ver-
wendet werden. Anna Gramber-
ger und Livia Teubersen bieten
damit eine flexible und vielseitige
Kiichenalternative.
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»DIN X«; Modular-Mobelsystem; Regal und Tisch; Stahl, pulverbeschichtet, Walnussholz, getischlert;
200 X120 X 40 cm. Foto: Sem Shayne

Miriam Harig
Deutschland

geb.1991

Wilma-Conradi-Weg 13
30449 Hannover/Deutschland
miriam.harig@gmx.de
www.miriamharig.com

2013-2017

Maastricht Academy of Fine
Arts and Design, Niederlande:
Produktdesign
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Das Modular-Mdbelsystem »DIN
X« reagiert auf die modernen
Lebensumstande mit haufigem
Wohnungswechsel und sich an-
dernden Bedrfnissen. So erlaubt
das System eine einfache Anpassung
an die jeweiligen Wiinsche des
Benutzers, seine individuellen An-
forderungen und die bestehenden
raumlichen Gegebenheiten. Der
Vorteil ist, dass die Mobel nicht gleich
weggeworfen werden missen,
wenn sie nicht mehr in die Woh-
nung passen, sondern lediglich
anders zusammengestellt werden
konnen. Die als Regal, Tisch und
Sitzmoglichkeit zu nutzenden
Mobel sind von schlichter, leichter
Form. Sie werden mit Polstern und
Walnussholz kombiniert und bilden

zierliche Rechtecksysteme aus. Die
Mobel sollen in Zusammenarbeit
mit lokalen Handwerksbetrieben
gefertigt werden, so dass sie
schnell und umweltschonend ge-
liefert werden konnen.

MOBEL



»Wanderbox 2.0«; Box mit Bett, Tisch, zwei Banken, Regalen, verschlieBbarem Stauplatz; Buche,
Schreinerarbeiten; 140X200X 40 cm (geschlossen). Foto: Stefan Prattes

Stefan Prattes
Osterreich
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Dietmannsdorf

8543 St. Martin im Sulmtal/Osterreich
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www.juustdesign.com

2004-2009

Hohere Technische Lehranstalt
Ortwein, Graz, Osterreich:
Mobel —Raum — Design

2009-2017

Technische Universitat Graz,
Osterreich: Architektur

MOBEL

Die »Wanderbox« greift den aktu-
ellen Zeitgeist auf und prasentiert
ein Moblierungskonzept flir den
modernen Nomaden. In kompak-
ten 1,12 m2 (2X1,4X0,4 m) werden
ein ausziehbares Bett mit Matrat-
ze (B.:1,4 m), ein Tisch, zwei Banke,
zwei Regalbretter, zwei Kleider-
stangen und ein verschlie@barer
Stauraum untergebracht. Zusatz-
lich bleibt Raum fir weitere per-
sonliche Gegenstande wie Fahr-
rad, Bucher und Musikanlage. In
geschlossenem Zustand ist die
»Wanderbox« widerstandsfahig,
platzsparend und fur einen hand-
lichen Transport konzipiert.

Die Wanderbox steht flr den An-
satz, dass Einfachheit, Qualitat
und Wiederverwendung zeit-

gemalle Anliegen bilden anstelle
von dem Erwerb immer neuer Ein-
wegmobel — eine kostenintensive
und nicht resourcenbewusste Al-
ternative. Die schlichten, funktio-
nalen Maobel fligen sich in Raume
unterschiedlichen Charakters ein.
Fiir den modernen Nomaden ist
zudem ein schnelles, problemloses
Eingewohnen an einen neuen Ort,
eine Art mobiler »Heimat« mit
Hilfe der Wanderbox moglich.
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»A-60 Sideboard«; Anrichte; geraucherte Eiche, Ahorn, Kirsche, Walnuss, Marketerie, Stahl; 68 X174 X44 cm.
Foto: Ingolf Endresen

Audun Stikbakke
Norwegen

geb.1985

Nedre Satehov 22

3864 Rauland/Norwegen
audun78s@gmail.com
www.audunstikbakke.com

2012-2015

Telemark University College
(HiT), Porsgrunn, Norwegen:
Holz

2014

Carl Malmsten Furniture
Studies, Lidingd, Stockholm,
Schweden: Mobeldesign

2015-2017
University College of
Southeast-Norway, Notodden,
Norwegen: Holz und Mabel
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Die schlichte langsrechteckige
Anrichte auf zuriickhaltendem
Metallgestell wird ganz durch

die Marketerie bestimmt. Bei ge-
schlossenem Zustand scheinen
sich die Quader der einen Seite
langsam aus ihrem wabenartigen
Verbund zu I6sen und in den
Raum, dem Betrachter entgegen
zu schweben. Bei gedffneten
Turen wiederholt sich der Effekt:
Die Turinnenseite mit dichtem
wabenartigem Arrangement, die
Mitte mit den sich I6senden Qua-
dern, die andere TUrinnenseite mit
den groRen, frei schwebenden
Quadraten. Audun Stikbakke be-
tont in Hinblick auf diese Arbeit,
dass es sein Ziel gewesen sei, mit
Hilfe der Marketerie optische

Tauschungen und ein Gefiihl von
Dreidimensionalitat auf einer
flachen Oberflache zu erzeugen.
Als Anregung dienten ihm fur die
Form neben Art-Déco-Mobbeln
Mobel des skandinavischen mo-
dernen Stils und fur den dreidi-
mensionalen Effekt Werke von
Maurits Cornelis Escher. Das
Grundmuster wiederum basiert
auf einem traditionellen Parkett-
muster. Die Anrichte besteht aus
geraucherter Eiche, fur das Innere
wurden Ahorn- und Kirschholz
verwendet. Die Marketerien sind
in Eiche, geraucherter Eiche und
mexikanischer Walnuss gefertigt
und mit der Bandsage gearbeitet.

MOBEL



Tisch »Café 6116«; Stahl, Teppich, synthetisch aufgezogen; 78 X 97X 220 cm. Foto: Petra Lenssen

Ruben van Megen
Niederlande

geb.1984

Lange Heide 9

5993 PB Maasbree/Niederlande
jeske@rubenvanmegen.nl
www.rubenvanmegen.com

2004-2007

Hout- en Meubileringscollege
Rotterdam, Niederlande:
Mobeldesign

2007-2012

Design Academy Eindhoven,
Niederlande: Studiengang
»Man and public space«

MOBEL

Der Tisch »Café 6116« ist inspiriert
von persischen Teppichen. Als An-
regung dienten Ruben van Megen
die1960er Jahre, als persische
Teppiche einen beliebten Teil der
Inneneinrichtung bildeten, und
hollandische Interieurs des 17.
Jahrhunderts, welche Raume

des reichen Burgertums zeigen.
Hier finden sich gerne kostbare
persische Teppiche, die auf Tischen
liegen. Ruben van Megen verfahrt
so, dass er die gebrauchten Teppi-
che zu glatten Tischplatten verar-
beitet. Ihre Farbigkeit, Gebrauchs-
spuren und Ornamente stehen im
Zentrum; demgegenuber besitzt
das eigentliche Tischgestell eine
sehr zurlickhaltende Note. Die
Geschichte des Teppichs bleibt auf

diese Weise erhalten und sichtbar.
Erbstiicke oder Teppiche, an denen
der Besitzer hangt, erhalten ein
neues Leben und eine geanderte
Funktion. Durch die Verwendung
tatsachlicher Teppiche wird jeder
Tisch ein Einzelstick.
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»Halbschatten«; Kiinstlerbuch; Kunstleder, Papier, Latexpapier, blindgepragt, Criss-Cross-Bindung mit Magnet-
band, Hardcover und Relief, Schreibmaschine; 10X 6 X3 cm. Foto: Anne Deuter

Anne Deuter
Deutschland
geb.1986

Dieskaustr. 20

04229 Leipzig
Deutschland
anne.deuter@mail.de

2007-20M

Ernst-Moritz-Arndt-Universitat

Greifswald, Caspar-David-
Friedrich-Institut, Deutsch-
land: Bildende Kunst/Kunst-
geschichte

2011-2015

Burg Giebichenstein Kunst-
hochschule Halle, Deutsch-
land: Kunst/Malerei und
Grafik/Buchkunst

2013-2014

Ecole nationale supérieure
des arts visuels de La Cambre,
Brissel, Belgien:
Bucheinband/Papier
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Bei Anne Deuters Kiinstlerblichern
steht die Form im Mittelpunkt.
Wichtig ist ihr dabei der Bezug
zwischen AuRen- und Innenraum,
das Wechseln zwischen diesen
beiden. Fiir Anne Deuter bildet das
Buch einen Aufenthaltsraum von
Intimitat und einen Schaffens-
raum, gepragt von Uberlegung
und Neugier,von Wahrnehmung
und Vergewisserung. Das Prinzip
der flachigen Seite, das das Buch
traditionell bestimmt, wird bei
Anne Deuter aufgebrochen; die
dreidimensionalen Moglichkeiten
der Seitenfolgen werden aufim-
mer neue Weise erkundet. So ver-
bindet sie in »Halbschatten« auf
Wetterbeobachtungen beruhende
Texte und Fotos im Sinne einer

Buch-Installation. In Prozessen
entwickeln sich schriftliche und
visuelle Bestandteile in ein Buch.
Sie bauen aufeinander auf, fligen
sich zu einer Reihenfolge, um
schlielRlich eine mitunter architek-
tonisch anmutende Gestalt an-
zunehmen. Dabei arbeitet Anne
Deuter mit Rhythmisierung durch
Fille und Leere, mit der Verwen-
dung unterschiedlich strukturier-
ter Materialien unter Ausnutzung
der haptischen Werte. Zentrum
ihrer Arbeit bildet immer das Zu-
sammenwirken von Text und Bild,
durch die sie die Bedeutung von
Erinnerung und Vergessen, von
Raum und Ort, aber auch vom
Menschen und seinem Einfluss
auf die Welt thematisiert.

PAPIER



»self«; Klinstlerbuch; Gewebe von Gebr. Schabert, Knopflochseide, antiquarische Papiere, Papier von Fedrigoni,
Klebebindung, Ganzgewebeband, Digitaldruck; 24 X19,5X1,6 cm. Foto: Silas Schmidt von Wymeringshausen

Silas Schmidt von Wymeringhausen

Deutschland
geb.1986

Zschochersche Str. 70

04229 Leipzig

Deutschland
vonwymeringhausen@gmail.com

2006-2009

Universitats- und Stadtbibliothek
Koln, Deutschland: Lehre zum Buch-
binder, Einzel- und Sonderfertigung

2009-2015
Burg Giebichenstein Kunsthoch-
schule Halle, Deutschland:
Kunst/Malerei und Grafik/
Buchkunst

2013
Akademie der Bildenden Kiinste,
Wien, Osterreich: Erasmus-
Programm, Grafikklasse

2014
Istanbul-Stipendium der Burg
Giebichenstein Kunsthochschule
Halle, Deutschland

PAPIER

»self« ist ein Kiinstlerbuch, das in
einer Auflage von drei Exemplaren
mit einem Einband aus jeweils
unterschiedlichem Gewebe ent-
standen ist. Das Buch enthalt eine
visuelle Gegenuberstellung von
Selfies nackter oder halbnackter
Manner aus dem Internet und anti-
quarischer Abbildungen antiker
griechischer Skulpturen. Ziel dieser
Gegenuberstellung ist zum einen
die Auseinandersetzung mit der
eigenen Sexualitat, zum anderen
aber auch mit kulturellen Vorstel-
lungen des Nackten.Thema bildet
somit die Inszenierung des Nackten
und der Sexualitat. Ganz zurtick-
haltend erscheint gegentiber den
Internet-Bildern der elegant-edle
Gewebeeinband, auf dessen

Deckel sich in leichtem Relief die
Form eines Mobiltelefons abhebt,
dessen Fotolinse als deutliches
Rund erkennbar ist, womit Bezug
aufTitel und Inhalt des Buches ge-
nommen wird.

8o



»It takes me Back to the Times«; Halsschmuck; Stahl, Silber, Corian, PUK-geschweil3t, Speckstein, geschnitten;

12X16 X1 cm. Foto: Kristy Bujanic

Kristy Bujanic
Belgien
geb.1991

Jos De Greevestraat 4

3600 Genk/Belgien
kristybujanic@hotmail.com
www.kritybujanic.com

2011-2014
PHL Hasselt, MAD-Faculty,
Belgien: Malerei, BFA

2074

UWE (University of the West
of England) Bristol, GroR-
britannien: Freie Kunst,
Erasmus Programm

2014, 2016-2017

PXL Hasselt, MAD-Faculty,
Belgien: Object & Jewellery,
BA und MA

2016

Faculty of Arts, Stellenbosch
University, Stdafrika:
Schmuckgestaltung — Artist
in Residence
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Die Serie »The Cabinet of Love for a
Bit of Fluff« (Das Kabinett der Liebe
flr ein paar Flusen) basiert auf
Kindheitserinnerungen, auf Kristy
Bujanics Leben bei ihren kroatischen
Eltern und GroRBeltern, in deren
Hausern die Zimmer nicht immer
einwandfrei sauber sein konnten,
wo aber ein starkes Gefuhl der Liebe
vorherrschte. Diese beiden Aspekte —
die Liebe und die Beschaftigung mit
Dreck, Reinigungsmitteln und Haus-
haltsgegenstanden — bestimmen
ihre Schmuckarbeiten. So sind Kristy
Bujanics Arbeiten durch die Duali-
tat von Ekel und Attraktivitat, durch
eine gewisse Ambiguitat gepragt.
Sie kombiniert Erinnerungen an
konkrete Raume mit diesen spezi-
fisch zugeordneten Materialien und

Objekten. Diese Elemente bestim-
men Form und Erscheinungsbild der
Werke, statten den Schmuck mit
sehr personlichen, aber zugleich
auch nachvollziehbaren Emotionen
aus. Fur die Arbeiten der vorliegen-
den Serie bezog sich Kristy Bujanic
auf das Badezimmer, ein Raum, der
mit besonderer Privatheit verbunden
wird. Ihre Arbeiten sind gepragt
durch eine schlichte, zurlickhalten-
de Formgebung und die Wahl von
Materialien, die durch Farbigkeit
und Oberflachenwirkung eine
Beziehung zu Objekten eines be-
stimmten Raumes aufweisen. So
erfolgte die Wahl des Specksteins
flir diese auf das Badezimmer be-
zogene Serie aufgrund seines seifen-
artigen Erscheinungsbildes.

SCHMUCK




»A Green Stripe«, Brosche; Acryl, lasergeschnitten, synthetisches Email, Stahldraht; 12X10 X1 cm.
Foto: Marisol Garaycoechea Pantanetti

Agustina Chalupowicz
Argentinien
geb.1991

Aguero 1939
1188 Buenos Aires/Argentinien

agustinachalu@gmail.com
www.behance.net/AChalupowicz

2011-2017
University of Architecture,
Design and Urbanism Buenos
Aires (FADU-UBA), Argentinien:
Angewandte Kunste,
Modedesign

SCHMUCK

Agustina Chalupowiczs Schmuck
aus der Serie »About Staining«
(Uber Farbung) sind durch das
Miteinander von durchsichtigem
Acrylglas, leuchtendfarbigen Par-
tien aus Email und strukturierten
Zementpartien gekennzeichnet.
Als Brosche oder Ring getragen
irritieren sie durch die durchsich-
tigen Acrylglasbereiche, die den
Arbeiten einen schwebenden,
schwerelosen Eindruck verleihen.
Ausgangspunkt bildeten die Be-
obachtungen der stadtischen
Umgebung, die Faszination durch
die Einwirkungen der Zeit auf die
Gebaude und die Sichtbarkeit
verschiedener Spuren. Hierin ent-
deckte sie eine Analogie zum
menschlichen Leben, das durch

unterschiedliche »Flecke«, durch
verschiedene Eindriicke, Risse und
Spuren bestimmt wird. Zugleich
beruhen die Arbeiten auf Erfah-
rungen des Lebens, auf dem Wis-
sen um die innere Starke, dem
Heilen von Rissen. Diese ernsten
Inhalte werden auf eine moderne,
frische und Uberraschende Weise
umgesetzt.
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Brosche aus der Serie »Atisbos« (Einblicke); Polyester-Kunstharz, Karton, Edelstahl, modelliert, geschnitten,
poliert; 8,5X4,5X1 cm. Foto: Maria Florencia Dato Gonzalez

Maria Florencia Dato Gonzalez

Argentinien
geb.1992

Agliero15401°3°

1425 Ciudad de Buenos Aires
Argentinien
mfdato@gmail.com

2011-2017
University of Architecture,
Design and Urbanism
Buenos Aires (FADU-UBA);
Argentinien: Industriedesign
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Die Arbeiten der Serie »Atisbos«
(Einblicke) sind bestimmt durch
die Neugierde von Maria Florencia
Dato Gonzalez, von ihnrem Bestreben,
dem Alltaglichen und Gewohnlichen
neue Facetten abzugewinnen. So
will sie mit ihren Werken anregen,
eine neue Sicht zu entwickeln,
Hintergriinde zu erkunden, sich
mit dem Verborgenen zu beschaf-
tigen. Ihre Arbeiten gehen auf
Experimente mit dem Eintauchen
von festen Korpern in Harz zurlck.
Sie nutzt dabei die Effekte des
Halbsichtbaren und des Verborge-
nen, bezieht sich auf Vorstellun-
gen, die sich hieraus entwickeln.
Die Einschlisse von Acrylharz,
Beton oder Karton werden auf
geheimnisvolle Weise sichtbar.

Das Harz wird gesagt, geschnitten
und poliert, um die Wirkung zu
steigern. Das Nichtsichtbare oder
das eben gerade noch Sichtbare
sollen die Imagination und die
Emotionen von Trager und Be-
trachter stimulieren.

SCHMUCK



»Prison is Good Business«; Brosche; Papiertiten, Baumwollfaden, Silber, Abdeckband, Stahldraht, genaht;
7X10X5 cm. Foto: Alina Negoita

Lucy Ganley
Grof3britannien
geb.1988

Barnsbury Street

London N11EJ/GroRbritannien
contact@lucyganley.com
www.lucyganley.com

2014-2015
Central Saint Martins,
London, Grof3britannien:
Grundlagen in Kunst und
Design

2015-2017
Central Saint Martins,
London, Grof3britannien:
Schmuckgestaltung, BA

SCHMUCK

Lucy Ganleys Papierbroschen be-
ruhen auf einer intensiven Ausein-
andersetzung mit dem Gefangnis-
wesen, die ausgelost wurde durch
einen Besuch im ehemaligen legen-
daren East State Penitentiary in
Philadelphia, USA. Sie beschaftigte
sich mit dem Alltag in Gefangnis-
sen und studierte die Geschichten
von Gefangenen. Eines der Themen
war der sog. »Nutra Loaf«, bei dem
alle Zutaten einer Mahlzeit zu ei-
nem Teig verarbeitet werden, ge-
backen und den Gefangenen in
braunen Papiertiten gegeben
werden. Dieses dient entweder

als Bestrafung oder aber wird aus
pragmatischen Griinden serviert.
Die braunen Tuten, die fur die
»Nutra Loafs« verwendet werden,

dienten als Material flir die Bro-
schen, auf die dann Texte und Mo-
tive gestickt wurden, welche ent-
weder aus Briefen von Haftlingen
an Lucy Ganley oder von den Wan-
den des Gefangnisses in Reading
stammen. Die Schrift dagegen
wurde von dem Logo eines Luxus-
Hotels GUbernommen, um den Kon-
trast zwischen den beiden Aufent-
haltsorten zu betonen. Die Wahl
des fragilen, leicht zerstorbaren
Papiers verweist zudem auf das
labile Verhaltnis zwischen Gefan-
genen und Gefangnissystem, die
Leiden, die durch das System auf-
erlegt werden. Lucy Ganleys Anlie-
gen ist es, mit den Broschen den
Gefangenen eine Stimme zu ver-
leihen.
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»Belonging —1«; Brosche/Abzeichen; Edelstahl, emailliert; 1,5 5,5X1 cm. Foto: Joanne Garner

Joanne Garner
GroRbritannien

geb.1985

64 Temperley Road

London SW12 8QD/GroRbritannien
jogarneroo7@gmail.com
www.cargocollective.com/JoGarner

2003-2007

Duncan of Jordanstone
College of Art and Design,
Dundee, Schottland: Schmuck-
und Metallgestaltung

2015-2017

Royal College of Art, London,
GrofRbritannien: Schmuck- und
Metallgestaltung
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Joanne Garners schmale Email-
Broschen tragen einzelne Felder der
englischen Visa- und Einwande-
rungsformulare, die nach Namen,
Geburtsland, Nationalitat, Wohnort
und dem Erhalt von finanziellen
Zuschissen fragen. Die schmale
Streifenform nimmt nicht nur das
Zeilenformat der Formularvorlagen
auf sondern bezieht sich auch auf
die Form von »badges«, von Ab-
zeichen, die dazu dienen, Verbun-
denheit, Zugehorigkeit und Stolz
zu demonstrieren und dadurch
zugleich zu starken. Gerade in Zei-
ten, wo auf politischer Ebene be-
stehende Verbindungen aufgebro-
chen, Trennungen initiiert werden,
nimmt die Darstellung des eige-
nen Standpunkts eine besondere

Rolle ein.Joanne Garner erachtet
die einfache Art der Nachfrage in
den Formularen als eine Art der
Kategorisierung nach Geschlecht,
Herkunft, Alter, Einkommen etc.,
die kalt und rein faktisch verfahrt,
jedoch entscheidende Auswirkun-
gen auf das weitere Leben besitzt.
Diese Arbeit zeigt auf eine so ein-
fache wie eindrucksvolle und sym-
pathische Weise die Auseinander-
setzung mit der aktuellen Politik
GrofRRbritanniens auf.

SCHMUCK




Pia Groh
Osterreich/Deutschland

geb.1989

Hauptstr.148
55743 ldar-Oberstein
Deutschland
grohpia@gmail.com

2013-2017
Hochschule Trier, Campus

Idar Oberstein, Deutschland:

Edelstein und Schmuck

SCHMUCK

»N'g«; Halsschmuck; Achat, geschwarztes Silber, gebohrt, geschnitten,
graviert, gelotet, oxidiert, geklebt; 20 X7X 2,8 cm. Foto: Pia Groh

Pia Grohs Arbeiten sind durch
Zierlichkeit, Reduktion und eine
gewisse klassische Formensprache
gepragt, die durch die Wahl des
Materials, die Klarheit und Konse-
quenz der Gestaltung sehr modern
wirkt. Dabei bevorzugt sie runde
Formen, die — durchaus mit Ab-
weichungen in der GroRe — wieder-
holt und miteinander verbunden
werden. Die Einzelformen aus
Achat oder Bergkristall entstehen
in einem aufwendigen Arbeitspro-
zess: So bohrt Pia Groh aus dem
Rohstein Rohre, die sie dann in
Ringe zerschneidet, jeden davon
graviert, versaubert und mattiert.
Diese Ringe steckt, hangt und ver-
klebt sie so ineinander, dass sich
Ketten bilden, dass komplexe For-

mationen entstehen. Die Steine
werden mit geschwarztem Silber
kombiniert, das Formen betont,
wiederholt und aufnimmt. Es bil-
det eine Erganzung und zugleich
einen Kontrast zu den Steinen.
Durch Formgebung und Material-
wahl entstehen ruhige und faszi-
nierende Arbeiten, bei denen es
sich um Einzelstiicke handelt, die
jedoch durchaus Moglichkeiten
fur eine serielle Produktion in sich
tragen.
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Helen Habtay
Deutschland
geb.1986

Mainzerstr. 68

55743 ldar-Oberstein
Deutschland
hhabtay@hotmail.de

2009-2013

Middlesex University, London,
GroRbritannien: Schmuck
und Accessoires, BA Honours

2014-2017

Hochschule Trier, Campus
Idar Oberstein, Deutschland:
Edelstein und Schmuck, MFA

87

Halsschmuck; Leder, Tigerauge, Schiefer mit Pyrit, 14kt Roségold,
925 Silber, geschnitzt, geschliffen, Goldschmiedetechniken;

25X 8,5X4 cm. Foto: Qi Wang

Helen Habtay kombiniert in ihrem
Schmuck vornehmlich Leder und
Tigerauge. Sie ist fasziniert von ih-
rer scheinbaren Gegensatzlichkeit
und ihren doch zahlreichen Ge-
meinsamkeiten. Die skulptural an-
mutenden Arbeiten setzen sich aus
asymmetrischen geometrischen
Formen zusammen, die jeweils
eine gewisse Monumentalitat und
Eigenstandigkeit besitzen. Die ein-
zelnen Bereiche wirken aus sich
heraus und ebenso in ihrer Kom-
bination, wobei der Zusammen-
halt durch eine harmonische, auf
Brauntonen basierende Farbigkeit
gesteigert wird. Helen Habtay er-
kundet in ihren Arbeiten das Ver-
haltnis von Kérper und Schmuck,
dessen gesellschaftliche Relevanz.

Weitergefasst gilt ihr Interesse der
Bedeutung der Dinge insgesamt
und ihrer Beziehung zum Men-
schen und den Grundlagen der
Kreativitat. Ihre Arbeit beruht auf
der Berlcksichtigung der Eigen-
heiten und Charakteristika der
Materialien, wobei sie darauf Wert
legt, dass die Bearbeitungsspuren
sichtbar bleiben, um den Prozess
der Entstehung und Veranderung
sichtbar werden zu lassen.

SCHMUCK



»Interspace«; Objekte/Halsschmuck; verschiedene Steine, darunter Basalt, Schiefer, Marmor, Granit, Sandstein,
Selenit, Leder; 10X4X2,5 cm, 13X 6X2,5 cm, 9 X6 X 2,5 cm. Foto: Eva Hegedusova

Eva Hegedusova
Slowakei

geb.1991

Mojin 28
97901 Rimavska Sobota/Slowakei
ehegedusova@gmail.com

www.issuu.com/evahegedus/docs/en_portfolio 2017

2012-2017
Ladislav Sutnars Faculty of Design

and Art, University of West Bohemia,

Pilzen, Tschechische Republik:
Metall- und Schmuckgestaltung

SCHMUCK

Die Serie »Interspace« (Zwischen-
raum) hat das Wesen von Bezie-
hungen als Thema, beruht auf der
Uberlegung, dass ein imaginares
Band Entitaten verbindet. Die Be-
ziehung wird aus freier Entschei-
dung eingegangen. Gerade der
Schmuck dient traditionellerweise
als Zeugnis fur eine Beziehung,
wobei sein Wert gerne mit der
Starke der Beziehung — gerade
wenn es sich um eine Liebesgabe
handelt — gleichgesetzt wird. Eva
Hegedusova wahlte fir ihre zylin-
derformigen Anhanger verschie-
dene Steine aus und fugt diese
horizontal zu einem Korper zu-
sammen, um diese Aspekte von
Festigkeit und Bestandigkeit einer
Beziehung deutlich zu machen.

Eine zweite Serie von Arbeiten mit
dem Titel »Banality« beschaftigt
sich mit dem Alltag und dem Zu-
sammenhalt aller Dinge. Fir diese
Serie entschied sie sich fiir Kom-
positionen, welche von dem Vor-
bild des Steinpflasters inspiriert
sind und das dichte Nebeneinan-
der von Steinen in den Materialien
Plastik, Stahl und Silber suggeriert.
Zugleich evoziert sie dadurch das
alltagliche Umfeld, die Stadt, die
jeweils eigene Realitat.
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Brosche aus der Serie »Tangible Colour«; Acrylfarbe, Silber, PVC; 7X10X7 cm. Foto: Yajie Hu

Yajie Hu
China
geb.1993

Room 1503, Building 15, Changjiangchangxiandaicheng
Yijiang District, Wuhu City, Anhui Province/China
yajie.hu@hotmail.com

wwwyajiehu.weebly.com

Birmingham City University, Yajie Hu ist nicht nur fasziniert
GrofRbritannien: Jewellery, von Tieren wie Schlangen und
Silversmithing and Related Chamaleons, von ihrer Farbigkeit,
Products, MA der Textur ihrer Haut und ihren

Formen, sondern auch von fleisch-
fressenden Pflanzen und deren
Farbigkeit. Diese Inspirationen bil-
den die Grundlage fur die Serie
»Tangible Colour«, bei der aus
Acrylfarbe heraus organische For-
men entstehen. Sie sind in feinen,
farblich nuancierten Schuppenrei-
hen Uber marmorierte, gerundete
Formen gelegt. Hieraus entstehen
frohliche Objekte, die dadurch irri-
tieren, dass sie ein gewisses Mass
an Bekanntschaft ausstrahlen,
dann aber doch fremdartig und
geheimnisvoll anmuten.
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»Yellow Lid«, »Snuff«, »Orange Lid«; Broschen; Tabakdosen-Deckel, Sterlingsilber, Edelstahl, emailliert;

je 7X7x1cm. Foto: Sharon Massey

Michael Hull
USA

geb.1990

456 School St.

15701 Indiana

USA
michaelhullart@gmail.com

2015-2017

Indiana University of
Pennsylvania, USA: Metall-
und Schmuckgestaltung, BFA

SCHMUCK

Michael Hull verarbeitet Fund-
stlicke wie zerdrlickte Tabakdosen
und andere weggeworfene Dinge
und Materialien. Er bearbeitet die-
se Stuicke unter Anregungen von
Punk-Ethos, DIY(Do-It-Yourself)-
Kultur und Anti-Konsum-Gedanken.
Aus dieser Kombination entstehen
aus den wertlosen Dingen trag-
bare Schmuckstlicke. Sie besitzen
durch Farbigkeit, die leicht zer-
beulten Oberflachen, die unregel-
maRige Form, ihren Zufallscharak-
ter eine gewisse widerstandige
Frohlichkeit. Sie sind durch ihre
Einfachheit und Konzentration von
besonderem Reiz. Inzwischen be-
schrankt sich Michael Hull nur noch
auf die Arbeit mit Fundstiicken,
die ihm durch Form, Oberflachen-

strukturen und Farbigkeit eine
Inspiration zu ihrer weiteren Ge-
staltung vermitteln. Michael Hull
versteht seine Arbeiten auch als
Kommentar zum amerikanischen
Konsumverhalten, zu Exzess und
Verschwendung.

90




Mari Iwamoto
Japan/Deutschland

geb.1987

Rimstinger Str.13

81671 Miinchen

Deutschland
mariiwamoto31218@gmail.com

2006-2009
Hikomizuno College of Jewellery,
Tokio,Japan: Schmuckgestaltung

2010-2017

Akademie der Bildenden Kiinste
Minchen, Deutschland: Schmuck
und Gerat

a1

»Der erste Preis«; Skulptur; Holz, geschnitzt, Paprikasamen, Acrylfarbe;

15X 8% 8 cm. Foto: Masao Nagata

Die Schmuckkinstlerin Mari Iwa-
moto zerlegt Tomaten oder Paprika
in ihre Einzelteile und konserviert
diese auf jeweils unterschiedliche
Weise. Die zeitintensive, dem De-
tail gewidmete Zerlegung und
Neuzusammenfiigung der Einzel-
teile begriindet sie mit den Wor-
ten: »Wenn die schopferische
Kraft als Sinnlosigkeit erfahren
wird, kann die Arbeit zum reinen
Zeitvertreib werden. Ein solches
Ausfillen der Zeit totet die Zeit,
dass sie zum Stehen kommt, und
die schone Spur ihrer leeren Arbeit
nun sichtbar wird.« So sind die
Seiten des Quaders »Killing Time«
mit einer Vielzahl von Paprikasa-
men dicht besetzt. Das Objekt gibt
sowohl in Hinblick auf seine Ober-

flache als auch seine Funktion Rat-
sel auf. Es versinnbildlicht letztlich
den Aspekt der Sinnlosigkeit, in-
dem die konzentrierte, dem Detail
gewidmete Arbeit ein Objekt
schafft, das durch seine reine Ob-
jekthaftigkeit charakterisiert wird.
Das Objekt »Der erste Preis« wie-
derum ist als Brosche, als Aus-
zeichnung konzipiert. In dieser Ar-
beit geht Mari Iwamoto der Frage
nach den Zielen,dem standigen
Streben des Menschen nach neu-
en Erfolgen nach. Auch dieses
weltliche Streben ist durch Sinnlo-
sigkeit bestimmt. Erst in dieser Er-
kenntnis ist eine Besinnung auf
die wirklich relevanten Dinge, ein
Neuanfang moglich, der durch die
Paprikasamen symbolisiert wird.

SCHMUCK



Halsschmuck aus der Serie »Dreams«; Messing, gelotet, Perlen; 23X 33 cm. Foto: Zuzana Fedorova,

Katefina Dvorakova

Tereza Jurusova
Tschechische Republik

geb.1992

Horni Libchava 78
47111 Horni Libchava
Tschechische Republik
t.jurusova@seznam.cz

2015-2018

Ladislav Sutnars Faculty of
Design and Art, University
of West Bohemia, Pilzen,
Tschechische Republik:
Metall- und Schmuck-
gestaltung

SCHMUCK

Tereza Jurusovas Halsschmuck be-
steht aus zierlichen eckigen oder
gerundeten Drahtgebilden oder
raumlichen Einheiten, die mit lan-
gen Metallstabchen verbunden
sind, deren Enden wiederum mit
Perlen besetzt sind. Hieraus erge-
ben sich elegante und leichte Ar-
beiten, in denen sich technische
Anmutung und Poesie verbinden.
Zugleich vermitteln die diinnen
Stabe auch einen gewissen sta-
chelartigen Eindruck. Der Idee fur
den Halsschmuck liegt die Vorstel-
lung davon zugrunde, dass alle
Dinge, alle Menschen Teile von et-
was Groflerem und Umfassende-
rem sind. Diese Auffassung vom
Zusammenhalt der Teile Ubersetzt
sie, indem sie ihren Halsschmuck

in groere eigenstandige Einhei-
ten untergliedert, die dann jedoch
durch raffinierte Bindeelemente
verschrankt werden. Diese garan-
tieren die Beweglichkeit und Ver-
anderbarkeit des Halsschmucks.
So vereint der Halsschmuck eine
gewisse zeitlose Vornehmheit mit
moderner technischer Auffassung.
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Ye-Jee Lee
Sudkorea

geb.1984

201ho 102dong Kyungdong

APT 484 Bondong Dongjakgu

156-060 Seoul/Stdkorea
yjcello@naver.com

2009-2013

Kookmin University,
Graduate School, Seoul,
Suidkorea: Metall- und
Schmuckgestaltung

2003-2008

College of Humanities,
Hanyang University, Seoul,
Stdkorea: Germanistik und
deutsche Literaturwissen-
schaft
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»Precious Plastic«; Halsschmuck; Plastik-Schachfiguren, PET-Etiketten,
Urethan, 925-Silber, Warmeubertragung; 28 X16,5X1,5 cm.

Foto: Sangdeok Han

Ye-Jee Lees Arbeiten beruhen auf
ihrer Abneigung gegentiber Plastik

und den damit verbundenen Asso-

ziationen des Billigen und der lang-
wierigen Abbaubarkeit, aber auch
der Tatsache, dass Plastik aus dem
modernen Leben nicht wegzu-
denken und allgegenwartig ist.
Nur mit einem Kunststoff-Objekt
ist die Gestalterin eng verbunden:
ein Schachspiel, das sie von ihrem
Vater vor vielen Jahren geschenkt
bekommen hat. Hier verbinden
sich mit Plastik nun positive Erin-
nerungen: der Vater, Spieleabende
in der Familie, die Leichtigkeit, die
es erlaubte, es Uberall mitzuneh-
men, seine Bestandigkeit und Be-
lastbarkeit. Fiir ihre Arbeiten zer-
schnitt sie die Plastikfigtirchen,

deren Reduktion, Proportionen
und rhythmische Variationen sie
schatzt. Diese Scheiben kombi-
nierte sie mit den Etiketten von
PET-Flaschen, die mit Seriennum-
mern und Barcodes ausgestattet
sind, die durch Typografie und
Bildmotive, durch die intensive
Farbigkeit faszinieren. Aus dieser
ungewohnlichen Zusammen-
stellung entsteht Schmuck von
schlichter, aber doch ornamental-
dekorativer Gestaltung, der durch
das partielle Aufflimmern von
Fragmenten, die bekannt vorkom-
men, irritiert und interessiert.

SCHMUCK



Najin Lee
Sudkorea
geb.1989

93, Inchon-ro 5-gil, Seongbuk-gu
02848 Seoul/Stidkorea
najinosiz@naver.com
www.nazinlee.com

2009-2015

Sungshin Women's University,
Seoul, Stdkorea: Metall- und
Schmuckgestaltung

SCHMUCK

»The Wind gave a Song«; Brosche; Kupfer, Eisen, emailliert, Lack, Perlen,
Faden, PVC;12X13,5X4 cm. Foto: Munch Studio

Najin Lees originelle Arbeiten ver-
binden klassische Mythologie und
moderne Mangas. Die Figuren ihrer
Broschen erinnern an mythologi-
sche Wesen wie Zentauren, den
Pegasus, an die Sphinx, doch sind
sie auf eine Weise gezeichnet, die
an Mangas angelehnt scheint.
Ihre geheimnisvolle Erscheinung
wird durch den Einsatz verschie-
dener Materialien gesteigert: Perl-
muttlack, kleine Glasperlen, bunte
Faden. Fir Najin Lee bietet der
Mythos dem Menschen Trost und
Weisheit, indem er Verhaltens-
muster und Lebensmaximen an-
bietet, die helfen, die eigene Reali-
tat zu meistern. In ihrer Auffassung
ist der Mythos somit etwas Leben-
diges mit Bezug zum eigenen Leben.

Inspiration fir ihre mythologischen
Wesen bildet der Gott Jegang, der
trostende, humorvoll-naive Gott
des Chaos, aus der chinesischen
Mythologie »The Classic of Moun-
tains and Seas«. Die Gestaltung,
die Addition unterschiedlicher Ele-
mente und Materialien beruhen
auf Uberlegungen zur Beschaffen-
heit der eigenen Erfahrungen und
Erinnerungen. Diese bilden letzt-
lich die Grundlage fiir die Gestal-
tung ihrer eigenen mythologischen
Wesen, bei denen Doppelungen
und Gegeneinandersetzen als
wiederkehrende Elemente auffal-
len. Sie strahlen einen gewissen
naiven Charme und individuelle
Fantasie aus.
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Hadar Lioz
Israel

geb.1991

Maiblum Doron 6
3436643 Haifa

Israel
hadarliozi@gmail.com

2012-2016

Shenkar College of Engineering
and Design, Ramat Gan, Israel:
Schmuckgestaltung

2014

Azrieli Excellence Award, Israel:
Schmuckgestaltung
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»lyun«; Anhanger; 14-kt-Gold, Karbonstahl, Baumwolle, Silikon, Laser-
Cutting, gepresst, Farbe gespriiht; 42X 4Xx0,2 cm. Foto: Hadar Lioz

Die Arbeiten aus der Serie »Taxo-
nomie« behandeln das Thema der
»Reinkarnation«, indem Fund-
stlicke wie Maschinenteile, Mill
und Metallabfille wiederverarbei-
tet werden und eine neue Gestalt
erhalten. Die sehr reduzierten,
schlichten, konzentrierten Stiicke,
die hauptsachlich mit Farbe und
Proportionen arbeiten, verweisen
in Details auf Bekanntes, doch sind
sie durch das Herausnehmen aus
dem urspriinglichen Kontext und
das Einfligen in ihre neue einfache
Form so weit von ihrem eigentlichen
Zusammenhang entfernt, dass

sie ihre neue Eigenstandigkeit be-
wahren. Die Arbeiten sind durch
den ihnen zugrunde liegenden
Gegensatz von dem Charakter des

Ready-mades und ihrer Fertigung
in Handarbeit bestimmt. Hierdurch
regt Hador Lioz zur Reflexion tber
Handarbeit, die klassischen Techni-
ken des Handwerks sowie seiner
traditionellen Materialien an. Ihr
Anliegen ist es, durch grotmog-
liche Zurlickhaltung das Zusam-
menspiel von Form, Farbe und
Material in den Mittelpunkt zu
stellen.

SCHMUCK



Clarissa Long
Kanada

geb.1987

311-590 Whiting Way
Coquitlam V3J 3Rg/Kanada
clarissalongstudio@gmail.com
www.clarissalong.com

2014-2017

NSCAD University (Nova

Scotia College of Art & Design),
Halifax, Kanada: Schmuck- und
Metallgestaltung

SCHMUCK

»Balance no. 2«; Halsschmuck; Kupfer, gehammert,
galvanisiert, emailliert, patiniert, Kordel; 48 X10x4 cm.

Foto: Clarissa Long

Clarissa Longs Halsschmuck zeigt
schlichte Metallformen, die ein-
ander ahneln, aber sich in Details,
Oberflache, Proportion, GroRe
voneinander unterscheiden. Die
Arbeiten bestehen oft aus zwei
Teilen, die einander direkt gegen-
Ubergestellt werden, so dass die
Differenzen und Variationen im
Vergleich deutlich werden. Ihre
Beziehung ist sowohl gespannt
als auch ausgewogen und exem-
plifiziert Clarissa Longs Interesse
fur Balance, Nebeneinander und
Kontrast. So ist ihr daran gelegen,
das Thema und Konzept des Dua-
lismus zu erforschen und zu visu-
alisieren. Deutlich wird in den Ar-
beiten auch ihre Auseinanderset-
zung mit traditionellen und expe-

rimentellen Techniken und Mate-
rialien, das Erarbeiten von Alter-
nativen, die Suche nach einer Viel-
zahl von Moglichkeiten. Diese
werden betont und erhalten Ei-
genstandigkeit durch das Einfu-
gen von Freiraumen, so dass die
einzelnen Bereiche zwar in Bezug
zueinander stehen, aber doch
durch sich heraus wirken kénnen.
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Maral Mamaghanizadeh
[ran/GrolRbritannien

geb.1992

4 Link Rd. Edgbaston
Birmingham B16 oEP
GroRbritannien
maral.mmghn@gmail.com

2012-2015
Teheran University of Art,
I[ran: Handwerk

2016-2017

Birmingham City University,
GroRbritannien: Schmuck
und Silberschmieden
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»Tales of Tresses« (Geschichten von Haaren); Broschen; menschliches
Haar, Kokosnuss-Schale, Kupfer, Edelstahl; 7,5X7,5X4 cm.

Foto: Maral Mamaghanizadeh

Maral Mamaghanizadehs Serie von
Broschen aus menschlichem Haar
beruht auf ihren eigenen kulturel-
len Wurzeln, auf ihrer iranischen
Herkunft. Grundlage bildete fir
sie das Thema des Hijab/Hidschb,
des die Haare verhullenden Schlei-
ers. Basierend auf ihren Uberlegun-
gen zur Stellung von Mann und
Frau im Islam und der politischen
Situation in ihrem Heimatland,
entschloss sie sich, menschliche
Haare als Material zu wahlen und
damit zu experimentieren. Ent-
standen sind die Broschen aus
ihrem eigenen Haar und demjeni-
gen von Freunden. Fur sie symboli-
siert die Brosche die Verbindung
verschiedener Individuen und Per-
sonlichkeiten sowie die Geschich-

ten und Erfahrungen von Frauen.
Als zweites Material verwendet
sie Kokosnussschalen, deren halb-
runde Form eine Anspielung auf
die weibliche Brust bildet. Dabei
zeigt sie sich bestrebt, moglichst
wenig Einfluss auf den natirli-
chen Charakter der verwendeten
Materialien zu nehmen. Als Femi-
nistin reflektiert sie sowohl in der
Material- als auch der Formwahl
uber die Stellung der Frau in isla-
mischen Staaten.

SCHMUCK



»Memory Ball«; Armreif; Gummi, geschnitten; 4,7X5,8 X5,2 cm. Foto: Jenny Liang

Ayaka Miwa
Japan
geb.1993

6-24-21 Nishioizumi, Nerima-ku
178-0065 Tokio/Japan
ayakamiwaogob6@gmail.com

www.ayakamiwaogob.wixsite.com/ayakamiwa

2012-2016

Hikomizuno College

of Jewellery, Tokio, Japan:
Schmuckgestaltung

SCHMUCK

Bei den »Memory Balls« handelt
es sich um Armreife, die aus einem
Baseball geschnitten werden. Aus-
gangspunkt bildete der Sieg eines
Freundes von Ayaka Miwa und
seines Baseball-Teams. Der »sieg-
reiche« Ball sollte als Andenken
aufbewahrt werden, wobei er
gleichzeitig getragen, aber auch
zu Hause dekorativ prasentiert
werden sollte. So schnitt Ayaka
Miwa der auf dem Baseball einge-
tragenen Linien entlang und fer-
tigte zwei Armreifen sowie aus
einem weiteren Ball einen Arm-
reifen-Stander, auf dem sich die
beiden Armreifen wieder zu einem
Ball vereinigen. Diese Prasentation
erfordert prazises Schneiden, da
sich sonst die Armreife nicht per-

fekt zusammenfligen. Die beiden
ineinandergreifenden, eine ge-
schlossene, harmonische, runde
Form bildenden Teile fungieren fur
Ayaka Miwa auch als Zeichen fur
eine tiefe und innige gegenseitige
Beziehung. Aus einem konkreten
Anlass heraus ergab sich hier die
Idee im Sinne des Upcycling, auf
einfache und ingeniose Weise et-
was Neues entstehen zu lassen.

98



»Ring No.111«; Ring; Bronze, handgeschnittenes Wachsmodell, gegossen, Quarz; 3,8 X3,4X1,3 cm.
Foto:Jewellery EM

Ebrahim Mohammadian und Ena Mulavdic

Bosnien und Herzegowina
geb.1988

Safvet bega Basagica 67/3

71000 Sarajevo/Bosnien und Herzegowina

info@jewelleryem.com
www.jewelleryem.com

2009 - 2013

Academy of Fine Arts, Sarajevo,
Bosnien und Herzegovina:
Industriedesign

2012
University of Life Sciences,
Department of Wood Technology,
Poznan, Polen: Mobeldesign

2014-2017

Mimar Sinan Fine Arts University,
Istanbul, Turkei: Industriedesign
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Der Ring stammt aus der »Sift
Collection/EM18092017«. Ebrahim
Mohammadian und Ena Mulavdic
beschaftigen sich in dieser Serie
mit dem Inneren und mit der Er-
fahrung der umgebenden Welt.
Sie verstehen ihre Ringe als kleine
Tempel, die der Wahrnehmung
gewidmet sind, welche bei jedem
Menschen je nach Veranlagung
und Wesen auf unterschiedliche
Weise erfolgt. Das Erscheinungs-
bild der Ringe erinnert an antike
Siegelringe oder kleine Kunst-
kammerstiicke. In ihrer bewusst
archaisierenden Form, den mit ge-
heimnisvollen Motiven gravierten
Steinen, den eingeschlossenen klei-
nen Tieren oder Bildnissen, die hin-
ter transparenten Steinen sichtbar

werden, scheinen sie ebenso wie
die schlangenférmigen Ringe mit
menschlichen Kopfen aus einer
weit zurlckliegenden Vergangen-
heit und von fremdem Kulturen zu
stammen. So betonen die beiden
Gestalter auch ihr Ziel, durch den
Charakter ihrer Ringe darauf zu
verweisen, dass die Wurzeln der
Menschen weit in die Vergangen-
heit reichen und unser Verstand-
nis der Welt immer noch durch die
Auffassungen der Vergangenheit
gepragt ist. Die Serie besteht aus
Bronze-Ringen, von denen einige
negative Tiefdruckskulpturen aus
Quarz-, Achat- und Hamatit-Stein
oder Miniatur-Olgemalde enthal-
ten.

SCHMUCK



Ruby Parker
GrofRbritannien

geb.1994

5 Aquarius

London TW1 3EA
GrofRbritannien
rubyparkerog1n@gmail.com

2013-2017
Central Saint Martins,
London, Grof3britannien:
Schmuckgestaltung

SCHMUCK

»Egg Head«; Hut; gebrauchte Eierkartons, gestanzt, genaht;
10X 20X 15 cm. Foto: Ruby Parker

Ruby Parkers Kollektion »Wear what
you waste« (Trage Deinen Mll)
verarbeitet Hausmull zu Luxusar-
tikeln. Fasziniert vom asthetischen
Reiz von Abfallen wie Eierkartons,
Kuchenformen aus Aluminium
oder Waschmittelflaschen, zerlegt
sie diese in kleine Einzelteile, ver-
fremdet sie, so dass neue Ober-
flachen und Muster entstehen,
die auch neue Gebrauchszwecke
nahelegen. Durch die sorgfaltige
handwerkliche Fertigung und den
innovativen Materialeinsatz ent-
stehen faszinierende Luxusobjekte,
die dazu anregen wollen, die
Wahrnehmung dessen, was als
Abfall gilt, zu Uberdenken. So
schafft Ruby Parker leuchtend
bunte, frohliche, kleinteilige Ge-

genstande — Hite aus Eierkarton-
Pailletten, Hoschen und Kragen
mit unterschiedlich geformten
Pailletten aus Waschmittelflaschen —,
die in Nichts daran erinnern, dass
es sich eigentlich um Abfall han-
delt.
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Sarah Powell
GroRbritannien/Deutschland

geb.1984

Schraudolph Str.1

80799 Miinchen

Deutschland
sarahlillianpowell@gmail.com

2003-2005
Arts Institute Bournemouth,
GrofRbritannien: Fotografie

2006-2009
Kingston University, London,
GroRbritannien: Kunst

Seit 2014

Akademie der Bildenden
Kinste Minchen, Deutsch-
land: Klasse fiir Schmuck
und Gerat
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Anhdnger aus der Serie »blip; Olschiefer, geschnitten, Kordel;

9X11X0,3 cm. Foto: Sarah Powell

Sarah Powells Interesse gilt den
Materialien, dem experimentellen
Erproben der Moglichkeiten ihrer
Bearbeitung, wobei sie dieses zu-
gleich auch nutzt,um ihre Uberle-
gungen zu Gesellschaft, materiel-
ler Kultur und dem Individuum zu
aufern. Ihr Streben gilt der Erfor-
schung eines Materials, der Suche
nach seinem Wesen. Die ausge-
stellten Arbeiten verarbeiten Ol-
schiefer, den sie in der Umgebung
ihres Geburtsortes an der englischen
Sudkuste findet. Olschiefer liegt
eigentlich tief unter der Erdober-
flache verborgen, aber an dieser
Kuste findet sich ein Ausbiss, so
dass ein leichter Zugriff auf Mate-
rialstlicke moglich ist. Sarah Powell
sammelt den Olschiefer am Strand,

so dass die von ihr verwendeten
Teile immer die Spuren einer Bear-
beitung durch das Meer aufweisen.
Der Stein vermittelt durch die dun-
kle Farbigkeit einen eher schweren
Eindruck, ist jedoch tUberraschend
leicht. Bertihrt der Olschiefer die
Haut, werden Spuren des korper-
eigenen Hautfetts auf seiner Ober-
flache sichtbar. In ihrer Serie »blip«
erkundet sie die Vorstellungen von
Zeit, wie der Mensch Zeit erfahrt.
Durch die Wahl scheinbar einfacher
Formen stehen das Material und
seine Geschichte im Mittelpunkt.
Sarah Powell verwandelt das alte,
in der Natur entstandene Material
durch ihren Schnitt zu etwas Neuem
und verbindet damit die unter-
schiedlichen Zeitebenen.

SCHMUCK



leva Sadauskaité
Litauen

geb.1993

KvieCiy 2e-4

08436 Vilnius

Litauen
ieva.sadau@gmail.com

2012-2016

Vilnius Academy of Arts,
Litauen: Metall- und
Schmuckgestaltung

SCHMUCK

Anhanger aus der Serie »Back to the Heart; Silber, Kupfer, gegossen,
galvanisiert, vergoldet; 7,2X2,2X1,1 cm. Foto: Benas Arvydas Grigas

leva Sadauskaités Serie »Back to
the Heart« (Zurtick zum Herzen)
beschaftigt sich mit den sakralen
Elementen im Schmuck. Fir ihre
Anhanger in unterschiedlichen
Herzformen verwendet sie nicht
nur Metalle wie Gold, Silber, Kup-
fer und Steine wie Granate und
Turmalin, sondern auch unge-
wohnlichere, z.T. vergangliche
Materialien wie Granatapfel, Zimt
oder Ziegel. Ihre Schmucksttcke
mit flammenden Herzen erinnern
in der Form an Votivgaben aus
gepragtem Metall, die der Vereh-
rung des Heiligsten Herzens Jesu
gewidmet sind, wobei hier das
brennende Herz als Zeichen der
christlichen Liebe gilt, wahrend
der Granatapfel ein traditionelles

Symbol des Lebens und der Kirche
ist. Den Ruckgriff auf traditionelle
katholische Motive begriindet leva
Sadauskaite mit der Frage, womit
heute noch schockiert werden kann,
die sie selbst so beantwortet, dass
eigentlich nur noch das Konserva-
tive, das Traditionelle zu schockie-
ren vermag. So verbindet die Serie
ein Interesse an Materialien und
den Moglichkeiten, damit eine
Grundform auf unterschiedliche
Weise zu gestalten, mit Fragen
nach dem heutigen Verstandnis
von Tradition und Provokation.
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Deutschland

geb.1985

Gatower Str. 249A
14089 Berlin
Deutschland
eva.ulm@gmail.com

2005-2010
Freie Universitat Berlin, Deutsch-
land: Kunstgeschichte, BA

2010-2013
Staatliche Berufsfachschule fir
Glas und Schmuck, Kaufbeuren-
Neugablonz, Deutschland:
Goldschmieden

Seit 2014

Burg Giebichenstein Kunsthoch-
schule Halle, Deutschland:
Kunst/Plastik/Schmuck

2016-2017

Hogskolan for Design och
Konsthantverk (HDK), Géteborg,
Schweden: Erasmusjahr,
Schmuckgestaltung
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Halsschmuck; Holz, Aluminium, Vakuumgussverfahren,
Seide; insg. 35X 21 cm. Foto: Eva UIm

Eva Ulm kombiniert eckig gebro-
chene, komplexe Gebilde mit zier-
lichen, mehrfach gewundenen
Bandern. Ihr Halsschmuck geht
auf Uberlegungen zur Rolle des
Zufalls und der Bedeutung jeder
Entscheidung aus einer unendlichen
Fille von Moglichkeiten zurlck.
Sie schneidet aus sehr diinnem
Furnierholz geometrische Formen,
die sie zu dreidimensionalen Kor-
pern zusammenflgt. Dabei defi-
niert die Form des ersten Teils die
Kantenlangen der anschlieRenden
Teile, bis sich ein mehr oder weni-
ger geschlossenes Gebilde ergibt.
Die Korper entstehen ohne genaue
vorherige Planung. Die einzelne,
gleiche geometrische Form bildet
stets Ausgangspunkt fir die wei-

tere Entwicklung der Konstruktion.
Alle folgenden Entscheidungen
fuhren jedoch zu unterschied-
lichen Ergebnissen. Als nachste
Stufe verwendet Eva UIm die fragi-
len Holzformen als verlorenes Mo-
dell im Vakuumgussverfahren in
Aluminium, wodurch ein weiteres
Zufallsmoment das Erscheinungs-
bild der Formen im Guss mit Ris-
sen und Fehlstellen bestimmt.
Nach der Versauberung der Guss-
kanale werden Teiloberflachen
und einzelne Stiicke gefarbt bzw.
durch Atzen mattiert und dann
mit Seidenfaden verbunden. Das
Ergebnis sind duferst fragile
Arbeiten, so dass die Idee des
Zufalls auch durch die Tragerin
weitergefuhrt wird.

SCHMUCK



»Zebra«; Brosche; Messing, Edelstahl, Jesmonit, gestochen, gelotet,
gegossen, Digitaldruck; 7,3x8,6 0,5 cm.

Foto: KC Studio

Sehee Um
Philippinen/Sutdkorea
geb.1988

Young Poong Apt.101-402, 20,

Heungan-daero 414beon-gil, Dongangu, Anyangsi
14064 Gyeonggido/Sldkorea
seheeum@gmail.com

2006-2010,2014-2016 Die Broschen von Sehee Um sind
Seoul National University, durch gerundete Formen bestimmt,
Stidkorea: Metall- und denen ein Rastermuster aus Punk-
Schmuckgestaltung, BFA ten aufgelegt ist, dessen GrolRe
und MFA und Verlauf den Blick auf die tiefer

liegende Ebene bestimmt, welche
durch Materialflachen oder ein
Bildmotiv geschmiickt ist. Den
Broschen liegen Uberlegungen
zum Zufalligen der Faszination
und zur Erinnerung an diesen
Moment zugrunde. Sehee Ums
Arbeiten basieren auf Material-
experimenten, bei denen sie sich
mit der Viskositat, der Zahigkeit
von Flussigkeiten beschaftigt. Die
Flissigkeit, besonders das Wasser,
dient ihr dabei zugleich als Zeichen
fir den Ursprung von Leben, aber
auch fur die Bedrohung des Lebens

SCHMUCK

durch Uberflutungen oder Damm-
briiche. Den vielfaltigen Charakter
von Flissigkeiten Ubersetzt sie in
der Arbeit mit Netzen, durch die
sie die Flussigkeiten gibt, welche
sich dann verharten und in der
unregelmaRigen Struktur die
Oberflache der Broschen bestim-
men.
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Hanna-Maria Vanakiila
Estland

geb.1987

Eesti Kunstiakadeemia

Estonia pst 7/Teatri valjak 1
Tallinn 10143/Estland
hanna-mariavanakula@artun.ee

2012-2015

Estonian Academy of Arts,
Tallinn, Estland: Schmieden
und Schmuckgestaltung
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Halsschmuck aus der Serie »Out of Focus«; optische Linsen, Silber;
18X18 X5 cm. Foto: Yuchen Dai

Hanna-Maria Vanakula beschaftigt
sich mit dem Thema der Wahrneh-
mung, des Sehens und der Sicht.
Entsprechend wahlt sie als Mate-
rial optische Linsen, die eigentlich
helfen, die Sehkraft, den Blick auf
die Dinge zu scharfen. Diese Linsen
sind Teil des Alltags, Teil derjenigen
Dinge, die schnell ibersehen und
als gegeben erachtet werden. Sie
mochte mit ihren Arbeiten nun
auch anregen, den Blick auf diese
alltaglichen Hilfsgegenstande zu
scharfen und im Ubertragenen
Sinne zu einer insgesamt intensi-
vierten Aufmerksamkeit ermutigen.
Zugleich verfremdet sie das Aus-
gangsmaterial, indem sie durch
feine Schraffuren die Linsen triibt,
also gerade den Blick beeintrach-

tigt. Sie arrangiert die Linsen auf
eine solche Weise, das durch Uber-
lappungen der gleichartigen For-
men Verdichtungen entstehen.

So schafft sie auf einfache Weise
Nuancierungen und kreiert Schmuck
von zurtickhaltender Einpragsam-
keit. Im weiteren Sinne erachtet
Hanna-Maria Vanakila ihre Arbei-
ten als Auseinandersetzung mit
Normen und Vereinbarungen fur
das gesellschaftlich Richtige und
fr deren Abweichungen, fir die
die Abweichungen von der tblichen
Sehkraft sinnbildlich stehen. Die
Trubung der Linsen als Bewolkung
oder Nebel meint auch die Grenze
zwischen dem, was gesehen wird,
und dem, was gesehen werden
kann.

SCHMUCK



Halsschmuck aus der Serie »Fitting in«; Jade, Grauwacke, geschnitten, Kordel; 7X4X1,5 cm. Foto: Grace Yu Piper

Grace Yu Piper
Neuseeland

geb.1991

73 Central Terrace, Kelburn
6012 Wellington
Neuseeland
grace.pearl@hotmail.com

2014-2016
Whitireia, Porirua,
Neuseeland: Schmuck

SCHMUCK

Grace Yu Pipers Schmuck beruht
auf ihrer eigenen gemischten kul-
turellen Herkunft als Kind chine-
sisch-neuseelandischer Eltern und
dem damit verbundenen Gefihl
der Entwurzelung und ambivalen-
ten Zugehorigkeit, die sie als ein
allgemeines, in der globalisierten
Welt zunehmendes Problem er-
achtet. Es ist das Gefuihl, nicht Teil
von etwas zu sein, des Nicht-in-
etwas-Hineinpassens, das sie in
ihrem Schmuck umsetzt. So wahlt
sie die Jade als Zeichen fur China,
die Grauwacke wiederum als Ver-
weis auf Neuseeland, wahrend ih-
re Formen sich an Kinderspielzeug
orientieren: an Stecktafeln mit
Holznageln und -hammer. Jedoch
passen die eckigen Nagel nicht in

die runden Locher, ebenso wenig
wie sich die Kiinstlerin einer be-
stimmten Kultur als eindeutig zu-
gehorig empfindet. Aus dieser
Ubersetzung der eigenen Situation
in Schmuck entstehen Arbeiten
von pragnanter Reduktion und
Schlichtheit, von symbolisch an-
mutender Aufgeladenheit.
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Objekte aus der Serie »Journey to Mars«; Basalt, gegossen; 22X 25X15 cm. Foto: Studio Flusser

Mariana Berecova
Slowakei

geb.1990

Kdpel'na

08501 Bardejov

Slowakei
marianaberec@gmail.com

2009-2013
Academy of Fine Arts and

Design in Bratislava, Slowakei:

Schmuck

2014-2015

Ladislav Sutnars Faculty

of Design and Art, University
of West Bohemia, Pilzen,
Tschechische Republik:
Metall- und Schmuck-
gestaltung

2015-2017

Academy of Arts, Architecture
and Design, Prag, Tschechische
Republik: Concept — Object -
Meaning (KOV.)
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Das Thema des Projekts bildet die
Besiedlung des Planeten Mars, die
durch den technischen Fortschritt
naher zu ricken scheint. Mariana
Berecova stellt in ihrem Projekt
Entwirfe vor, die an die Lebens-
bedingungen auf dem Planeten
angepasst sind. Sie verwendet
dazu Materialien wie sie sich auf
dem Mars finden —vulkanische
Gesteine wie schwarzer Basalt
und vulkanische Lava. Da nur be-
grenzt Dinge von der Erde zum
Mars zu transportieren sind, er-
scheint es wichtig, auf die dort
verfugbaren Materialien zurlck-
zugreifen. Mariana Berecova er-
kundet die Eigenschaften der
Materialien, experimentiert mit
Verarbeitungsmethoden und

ihren Nutzungsmaoglichkeiten auf
dem fernen Planeten auf Grund-
lage ihrer Beschaftigung mit den
zuklnftigen Lebensbedingungen
auf dem Mars. Die von ihr konzi-
pierten Objekte haben eine archa-
ische Erscheinung und erinnern
zugleich an Patronenhilsen, Ge-
schosse oder Raketen. Sie scheinen
die Reise zum Mars in ihrer Form
widerzuspiegeln.

STEIN
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»The Next Supper?«; Objekte; Grauwacke, geschnitten; 25X140X2,5 cm. Foto: Renee Pearson

Renee Pearson
Neuseeland

geb.1991

159 Wellington Road, Paekakariki
5034 Kapiti Coast

Neuseeland
rejpearson@gmail.com

2015-2017

Whitireia, Wellington,
Neuseeland:
Angewandte Kunst

STEIN

Renee Pearson thematisiert in ihrer
Arbeit, die Besteckformen aufgreift
und fragmentarisiert, die zuneh-
mende soziale Kluft zwischen
Reich und Arm. Ausgangspunkt
bilden die Formen des Silberbe-
stecks, ein traditionelles Zeichen
fr Reichtum, gesellschaftlichen
Status und Luxus. Renee Pearson
greift die Silberformen in einem
gewohnlichen Stein auf, der in
Neuseeland gelaufigen Grauwacke,
und spielt damit auf die Bestecke
der »unteren Klassen« aus ver-
schiedenen wertlosen Materialien
an. Sie verweist damit auf den Zu-
fall der Geburt, der die Position in
der Gesellschaft bestimmt. Zu-
gleich schafft die Verwendung der
Grauwacke einen spezifischen Be-

zug zu Neuseeland. Galt dieses
Land lange als eine weitgehend
klassenlose Gesellschaft, so ist es
inzwischen durch wachsende Ar-
mut und die Etablierung einer so-
zialen Kluft bedroht. Zugleich ver-
sinnbildlicht der weit verbreitete
Stein diese drmeren Bevolkerungs-
schichten: Wie die Grauwacke bil-
den sie die Basis Neuseelands,
sind lberall im Lande verbreitet
und werden doch wenig wertge-
schatzt.
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»As They Believe my Lying Body«; Objekt; Textilien, hand- und maschinengenaht; 300x70x70 cm.

Foto: Magnus Elvar Jénsson

Pia Antonsen Rognes
Norwegen
geb.1986

Kjerkgata 42

7374 Rgros

Norwegen
piaarognes@gmail.com

2009-2012
Bergen Academy of Art and
Design, Norwegen:
Kunst/Textil, BA

2012-2014

Iceland Academy of the
Arts, Reykjavik, Island:
Kunst, MA
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In Pia Antonsen Rognes’ von einem
Fleischerhaken abgehangter Arbeit
verbinden sich unterschiedliche
Stoffe mit jeweils verschiedenen
Assoziationen. So erinnert das pink-
farbene, glanzende, elastische Ma-
terial an Fetischkleidung der Sex-
industrie, aber auch an Spielzeug
fur Madchen, wo diese intensive
Farbe gerne verwendet wird. Der
Farbton ist zugleich frohlich und
aggressiv, wahrend der schwarze
Stoff Disternis, Bedrohlichkeit und
Gewalt vermittelt. Der Stoff erhalt
bei einer die Kurven betonenden und
darin an einen Korper erinnernden
Hangung einen glanzend-metalli-
schen Schimmer, wobei die Verzer-
rung bekannter Formen Entstellung
und Schmerz assoziieren lasst. Der

Besatz mit pelz- und haarartigen
Elementen unterstreicht die An-
mutung eines menschlichen Kor-
pers und verstarkt den Effekt des
Unheimlichen und Grausigen. Die
somit sowohl positiv als auch nega-
tiv besetzte Formensprache und
Materialwahl! hinterlasst beim Be-
trachter einen Konflikt zwischen
Schonheit und Ekel, Attraktivitat
und AbgestofRensein. Diese Span-
nung bildet die Grundlage der Ar-
beiten Pia Antonsen Rognes’. Sie
mochte mit ihren den Korper asso-
ziierenden Arbeiten durch Material-
und Formenwahl die Sinne an-
sprechen und Emotionen auslosen,
zur Reflexion Uber den menschli-
chen Korper anregen.

TEXTIL



»Moments — they were. and now, they gone. glance's got crosses. a hug, cover and release, and gone«; Kleidung;
Baumwolle, Siebdruck; je 110x150 X1 cm. Foto: Gal Arev

Gal Arev
Israel

geb.1989

Hagay 106

9083600 har adar
Israel
gal.arevi@gmail.com

2012-2016

Shenkar College of
Engineering and Design,
Tel-Aviv, Israel: Textildesign

TEXTIL

Gal Arev ist bestrebt, mit ihren im
Siebdruck bedruckten Kleidungs-
stlicken das Unsichtbare auszu-
drucken. Sie beschaftigt sich dabei
mit Aspekten der Wahrnehmung,
der Zeiterfahrung und dem Bezug
zum Korper. lhre Siebdrucke ent-
stehen mit dichten Nylonnetzen
und werden durch den Zufall be-
stimmt. Die Netze werden gerissen,
genaht, mit Druckblocken und
Musterproben kombiniert. Das Ein-
beziehen des Zufalls, die formale
Reduktion orientieren sich dabei
an der japanischen Haiku-Poesie.
Die zarten, kaftanartig anmuten-
den Kleidungsstuicke, die eher wie
eine abstrakte Textilarbeit wirken,
sind mit einer interessant und
spannungsvoll proportionierten,

zufallig erscheinenden Komposi-
tion aus breiteren Linien, feinen
Liniengefligen, irregularen Kom-
plexen und fleckenartigen Berei-
chen bedruckt.
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»A Neatly Manicured Hedge«; textile Installation; Wolle, Mohair, synthetische Garne, getuftet, Holz;
244 X240%370 cm. Foto: Bureau Rietveld

Sanne Bax
Niederlande

geb.1994

Cornelis Branderhorststraat 26

4266EL Eethen/Niederlande
bax.sanne@gmail.com
www.sannebox.com

2014-2017
Gerrit Rietveld Acedemy,
Amsterdam, Niederlande:
Textil

m

Die Installation von Sanne Bax be-
steht aus einen getufteten Teppich,
einem Strickmantel und Werkzeu-
gen. Sie befindet sich auf einer
Holzblhne, die kurvig ansteigt
und bei der der Boden emporge-
klappt wird, um einen Landschafts-
raum in einem groReren Raum zu
schaffen. Durch die leichte Verzer-
rung scheint sich die Landschaft
in einer eigenen Realitdtsebene

zu befinden. Der dreidimensionale
Landschafts-Teppich entsteht durch
ein mechanisches Tufting-Werk-
zeug, mit dem Schlingen durch ein
Grundgewebe geschoben werden.
Diese manuelle Fertigung betont
das Schopferische der Herstellung;
der Entstehungsprozess selbst ist
Teil des Werkes. Sanne Bax arbei-

tet in einem aus den Materialien
des Teppichs gefertigten Mantel,
der sie auf dem Teppich verschwin-
den lasst, an ihrem Projekt, welches
sich in einer standigen Transforma-
tion befindet — zwischen Wachsen
und Beschneiden. hr Material ist
Tweed, der fur Jagdanzuge ver-
wendet wird, um die Jager in die
Landschaft zu integrieren. Der
Tweed, der die Farben der Land-
schaft aufgreift,wird durch die
Wolle von in der Natur grasenden
Schafen gewonnen. So beschaftigt
sich Sanne Bax’ Projekt nicht nur
mit Entstehungsprozessen, son-
dern auch mit der Verbindung von
Textilien an ihr Entstehungsum-
feld.

TEXTIL



»Ajo«; Sitzbank mit Kissen; Baumwolle, Reaktivfarbstoffe, handbedruckt, Schaum, Esche; 80X 80X 8o cm.

Foto: Sofie Barfoed

Miranda Tengs Brun und Josefine Gilbert

Danemark
geb.1988

Rungsted Plads 1, st. tv
2200 Kgbenhavn N/Danemark
info@mijostudio.com
www.mijostudio.com

2009-2015

The Royal Danish Academy of Fine
Art and Design, Kopenhagen,
Danemark: Textil, BA und MA

TEXTIL

Das Sitzmobel »Aijo« von Miranda
Tengs Brun und Josefine Gilbert,
dem Design-Team von »Mijo, ist
als spielerisches Mébel, als Experi-
ment gedacht, um die Beziehung
zwischen Mustern und Formen zu
erkunden. Das von Bewegung in-
spirierte Muster wird mit Reaktiv-
farbstoffen von Hand gedruckt,
wobei die beiden Designerinnen
im Laufe ihrer Experimente eine
eigene Druckmethode entwickel-
ten. Dieser Druckprozess und die

Drucke selbst bilden die Inspiration
flr die abgerundeten, dynamischen

Formen der langlichen Kissen und
des Sitzmobels. Die unterschied-
lichen Kissen, die Verteilung des
Musters regen an,immer neue
Konstellationen und Kompositionen

zu erproben. Je nach Stimmung
und Wunsch konnen verschiedene
Gruppierungen geschaffen wer-
den —mal heller, mal dunkler, mal
lebendiger, mal ruhiger. Im Ent-
wurf des Stoffdrucks wechseln
dichtere Komplexe mit aufge-
tuscht wirkenden Strichen und Be-
reichen ab, die wie eingefrorene,
gegossene Flussigkeit anmuten.
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»Common Threads Series«; Baumwolle, Leinen, bestickt; je 30X30X 0,5 cm. Foto: Heidi Friesen

Heidi Friesen
Kanada

geb.1984

67 Gray Avenue

York M6N 4S7/Kanada
email@madebyheidi.ca
www.madeby heidi.ca

2005-2006

The Art Institute of Pittsburgh
Online, USA: Digital Design
Diplom

2012-2016

Alberta College of Art & Design,
Calgary, Alberta, Kanada: Textil,
BFA (Hons)
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Heidi Friesens Arbeit beruht auf
der gesellschaftlichen Bedeutung
von Textilien, auf ihrer Funktion im
Alltag, ihren narrativen Qualitaten,
ihrer Nahe zum Korper und ihren
Traditionslinien. Als Ausgangspunkt
fur die Arbeit »Common Threads«
dienten alte Leinenstoffe, anhand
derer sie die Wanderung von Ideen
durch das Material erforscht. Inspi-
riert von den traditionellen Hetési-
Textilien aus Ungarn und Slowenien,
dekonstruierte sie die Ublichen
Stickstiche und wiederkehrenden
Motive und setze sie anschliel3end
in abstrakten und wiedererkenn-
baren Formen zusammen. So wird
ein Motiv wie eine gestickte Blume
zum Sinnbild des Ideenaustauschs
und der Geschichte des globalen

Textilhandels. Das Blumenmotiv der
Tulpe z. Bsp. verweist auf die Tulpe
als Nationalblume von Ungarn, hat
jedoch ihren Ursprung in Persien;
die ungarischen (Magyar) Muster
wiederum dhneln denjenigen aus
dem persischen, anatolischen, indi-
schen, slawischen, niederlandischen
und skandinavischen Kulturkreis.
Diese Wanderung der Motive wird
bei Heidi Friesen bewusst fortge-
setzt; es entstehen aus den tradi-
tionellen Formen eigene Versionen
durch Veranderung der Dimension,
der Vereinfachung der Stiche oder
der Kenntlichmachung von Prozes-
sen, die durch die losen, herabhan-
genden Faden angezeigt werden,
welche zugleich interkulturelle
Verkntipfungen versinnbildlichen.

TEXTIL



Textil aus der Serie »Chaos Ensemble«; Wolle, Leinen, Baumwolle, Jacquardgewebe, handgewebt; 155 X20X 0,5 cm.
Foto: Selin Gotz

Selin Gotz
Deutschland

geb.1992

Lessingstr. 38
06114 Halle/Saale
Deutschland
selingoetz@web.de

2012-2017

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

TEXTIL

Die Kollektion »Chaos Ensemble«
verarbeitet Inspirationen aus dem
Bereich des Chaotischen und ver-
sucht, die spezifische Asthetik und
gestalterischen Moglichkeiten aus-
zuloten.Von besonderem Interesse
ist dabei das unabsichtliche Zu-
sammentreffen verschiedener For-
men und Farben, die unerwartete
Verbindung von Elementen zu
spannungsreichen Kompositionen.
Um diese Anregungen umzuset-
zen, bedient sich Selim Gotz des
Mittels der Collage und der Ver-
fremdung. Die Jacquardwebma-
schine ermdoglicht es, Bilder und
Muster direkt Uber die Gewebekon-
struktion ins textile Medium zu
Ubersetzen. Das textile Gewebe an
sich beruht auf einem streng ge-

ordneten System sich verkreuzen-
der Faden, dessen Konstruktion
durch eine zweifarbige Pixeldatei
codiert wird. Wiederholtes Aufbre-
chen geordneter Pixelformationen
im pixelbasierten Programm
»Photoshop« lassen unerwartete
Oberflachenstrukturen entstehen.
So verbinden sich chaotische Ele-
mente mit der Ordnung des texti-
len Gewebes. Durch die Arbeit mit
»Photoshop« entsteht eine Fulle
an Formen, Bildelementen und
Strukturen, die durch Verzerrung,
Uberlagerung und Verformung
weiterhin vervielfaltigt werden.
Selin Gotz vergleicht diesen vom
Zufall gepragten Schaffensprozess
mit dem Wesen des Chaos, mit sei-
nem standigen Wandel.
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Marjolein Grotenhuis
Niederlande

geb.1987

Johan de Wittlaan 219-1

6828 XK Arnhem/Niederlande
marjolein.grotenhuis@gmail.com
marjoleingrotenhuis.com

2011-2016

ArtEZ University of the Arts,
Arnhem, Niederlande:
Produktdesign
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»Vals Plat«; Wandbehang; Polyester, Acrylate, Siebdruck, Lasercut;
80X 50X 5 cm. Foto: Masha Bakker Matijevic

Marjolein Grotenhuis beschaftigt
sich in ihren Interieurobjekten mit
Tiefe und Struktur der Farbe. Sie
erforscht dabei die Wirkung der
Farbe auf Emotion, Stimmung und
Wahrnehmung, geht der Farbe als
Teil des Alltags nach. Als Inspiration
dient ihr die hollandische Landschaft
mit ihren weiten Horizonten. Sie
kombiniert Landschaftselemente
aus ihrem Bildarchiv und stellt
diese mit Details von Grasern, Schilf-
rohr oder geflochtenem Stroh zu-
sammen. Die endgultige Palette
ihrer Grin-Tone resultiert aus dem
spielerischen Experiment mit Farbe,
Sattigung, Transparenz und Dyna-
mik. Marjolein Grotenhuis’ Arbei-
ten entstehen im Siebdruck, wobei
ihr daran gelegen ist, digitale

Technik und Handarbeit zu verbin-
den, und sie verschiedene Mog-
lichkeiten entwickelt, um Einfluss
auf den gestalterischen Prozess zu
nehmen.Jede Schicht gedruckten
Papiers oder Textils wird per Laser-
cut ausgeschnitten und zusam-
mengenaht. Es entstehen daraus
ovale Formen mit dreiseitigen
Fransenformationen, die an exo-
tische Halskragen oder aber an
Silhouetten von Vogeln erinnern.

TEXTIL



Michal Luria
Israel

geb.1990

Sirkin 4

6356204 Tel-Aviv/Israel
michaluriai8@gmail.com
www.michaluria.com

2012-2016

Shenkar College of
Engineering and Design,
Tel-Aviv, Israel: Textildesign

TEXTIL

Futterstoff; Seidenviskose, Leinwand, Digitalmalerei und -druck;

230X155X0,5 cm. Foto: Uri Zamir

In ihrem Projekt »Innards« (Inne-
reien) beschaftigt sich Michal Luria
mit Futterstoffen. Schnittmuster-
teile flr ein Jackenfutter werden
digital auf Seidenstoff aufge-
druckt. In der Ausstellung hangen
die bedruckten Seidenbahnen auf
grobem Leinen, das an die Auf3en-
seite von Jacken erinnert. Das Be-
sondere eines Kleidungsstticks ist
bei diesem Konzept im Inneren
verborgen. Genau wie ein Raum
betreten werden muss, um ihn zu
erkunden, muss die Jacke geoffnet
werden, um die Details anzusehen.
Um diese Parallele zu unterstreichen,
wahlte Michal Luria als Motive fur
ihre Futterstoffe stark stilisierte
Raumdarstellungen sowie einzelne
Elemente aus dem Bereich der

Innendekoration wie Mobel, Lam-
pen, Blumen. Das Futter wird zu
einem geheimnisvollen, personli-
chen und intimen Bereich, auch
durch die Nahe zum Koérper. So
bietet sich hier die Moglichkeit,
personliche Inhalte zum Ausdruck
zu bringen, psychologische Hin-
weise einzubauen, Vorlieben zu
fronen, Dinge auszuleben. So wird
die Darstellung zu einem versteck-
ten Raum, in dem das Innere des
Tragers seinen Ausdruck findet.
Das Gleichartige, gesellschaftlich
Angepasste des AuReren wird mit
dem Personlichen des Inneren
kontrastiert.
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Lyam Mayer
Israel
geb.1990

Peat ashulhan 11

6745105 Tel-Aviv/Israel
lyamayer.textile@gmail.com
www.lyamayer.com

2012-2016

Shenkar College of
Engineering and Design,
Tel-Aviv, Israel: Textildesign
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»judaica«; Tallit; Baumwolle, gewebt, bestickt; 80X 60X 0,2 cm.

Foto: Achikam ben yosef

Bei dem ausgestellten Tallit/Tallith
handelt es sich um ein viereckiges,
in der Regel weilles Tuch mit
schwarzen oder blauen Streifen
und Zizijot - vier langen, mehrfach
geknoteten Wollfaden —, das von
erwachsenen Juden beim Morgen-
gebet getragen wird. Die ausge-
stellte Version ist mit Zitaten aus
den Buichern Saul und David be-
stickt. Neben den der judischen
Tradition verpflichteten Gewandern
entwarf Lyam Mayer eine Serie
von Gewandern, »Equiangulars,
bei der es ihr Anliegen ist, die
Grenzen des Korpers auszuloten.
Sie verwandelt das Kleidungsstuick
in ein rechteckiges Objekt, das die
Bewegungen des Korpers eingrenzt
oder von ihm absteht. Hieraus er-

gibt sich eine neue Erfahrung vom
Korper und seinen Bewegungen.
Die Arbeiten Lyam Mayers spielen
mit der Nahe oder der Distanz von
Korper und Stoff. Sie sind sehr
zurlckhaltend und interessieren
durch die feine Nuancierung der
Grautone, durch die Komposition
von Streifen und Flachen, die bei
den Gewandern die Proportionen
des Kleidungssticks unterstrei-
chen kénnen.

TEXTIL



Anne-Sophie Muller
Frankreich/Belgien

geb.1992

5 rue Isidore Verheyden
1050 Ixelles

Belgien
anneso.muller@yahoo.fr

2014-2017

Académie Royale des
Beaux-Arts de Bruxelles,
Ecole su périeure des Arts,
Belgien: Textildesign

TEXTIL
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Zwei Paravents aus der Serie »Géométrie variable«; Polyester,
Lasercut, verschmolzen, gesteckt; 152X56X0,3 cm, 151X 55X 0,3 cm.

Foto: Anne-Sophie Muller

Anne-Sophie Mullers Projekt
»Variable Geometrie« besteht aus
Polyesterelementen von unter-
schiedlicher Dichte und Farbigkeit,
die miteinander durch Steckver-
bindungen verknlpft werden kon-
nen. Es ergeben sich dadurch reiz-
volle, dreidimensionale Gebilde
und Muster. Diese »Paravents«
dienen als eine von beiden Seiten
zu betrachtende Raumdekoration
und Unterteilung. Anne-Sophie
Muller reizte bei ihrem Projekt die
spielerische Fille und die vielfalti-
gen Moglichkeiten der Zusam-
menstellung von Formen, Farben
und Materialien. So experimen-
tiert sie mit der Variabilitat, den
Kombinationsangeboten ihrer
Trennwande, behandelt sie wie

Teile eines Puzzles. Grundlage bil-
det eine Flache, die in einem geo-
metrischen Muster aufgeschnitten
wird. Die dadurch entstehenden
Zwickelformen kdnnen mit ande-
ren Flachen oder Gittern zusam-
mengesteckt werden, so dass die
Flachen aufgebrochen werden
und in der Kombination an Farbig-
keit und Transparenz gewinnen.

18



»Vierges sages/Vierges folles« (Die klugen und torichten Jungfrauen)
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Holzbldcken; je 200 X120 X 0,01 cm. Foto: Adéle Robineau

Adéle Robineau
Frankreich

geb.1992

5 rue des glaciéres
67000 StralBburg/Frankreich
adele.robineau@hotmail.fr

www.cargocollective.com/adelerobineau

2010-20T11
LISAA, StralBburg, Frankreich:
Angewandte Kinste

2011-2012
Université des Arts du
Spectacle, StralRburg,
Frankreich: Tanz

2012-2017
HEAR (Haute Ecole des Arts

du Rhin), StraBburg, Frankreich:

Malerei und Grafik
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Adéle Robineaus Arbeiten beruhen
aufihren Reisen und Erfahrungen.
Sie versucht die Atmosphare, die
Essenz zu Gibernehmen und in
ihren Arbeiten zu Ubersetzen.
Hierflr arbeitet sie hauptsachlich
mit dem Mittel des Blockdrucks
auf Textil. Sie zeichnet dabei direkt
auf die Blocke. Spontaneitat und
daraus resultierende kleinere Fehler
sind Teil des Prozesses. Die Serie
der klugen und torichten Jung-
frauen variiert Motive vom Sid-
portal des StralRburger Minsters,
wo dieses Gleichnis in den Ge-
wandefiguren dargestellt ist.
Adele Robineau verzichtet jeweils
auf die vierte, die mannliche Figur,
Christus, und greift nur die Jung-
frauenfiguren heraus, riickt sie

; Stoff, bedruckt mit handgeschnittenen
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naher zusammen, hebt ihre durch
den architektonischen Rahmen
bedingte Isolierung auf und legt
ihnen ein geometrisches Ornament
uber. Aus der Kombination von
Farbe des Grundes, Farbe und An-
ordnung des Ornaments ergeben
sich unterschiedliche Eindriicke
und Stimmungen. So ist es das
Anliegen, in jedem Teil der Serie
die eigenen Empfindungen und
Emotionen umzusetzen und mit
dem Betrachter zu teilen.

TEXTIL



»Window I-lll«; Seide, Wolle, Baumwolle, mit Naturfarben gefarbt, Digitaldruck, genaht; je 360x200 cm.
Foto: Hanna Roloff

Hanna Roloff
Schweden/Norwegen

geb.1985

Sofies Gate 15
o170 Oslo/Norwegen

hannaroloff@gmail.com

www.hannaroloff.com

2011-2014

Oslo National Academy
of the Arts, Norwegen:
Visual Art, Textil, BFA

2013

Glasgow School of Art,
Schottland: Sculpture
and Environmental Art,
Erasmus-Programm

2015-2017

Oslo National Academy
of the Arts, Norwegen:
Medium and Material
Based Art, Textil, MFA

TEXTIL

Die groRformatigen Textilcollagen
von Hanna Roloff basieren auf An-
regungen durch die Natur —sei es
als Motiv ihrer Fotografien oder
als verwendete Farbstoffe, die
Hanna Rolloff aus gesammelten
Materialien wie Birkenblattern,
Kastanien und schwarzen Bohnen
gewinnt. Die Wahl der Collage be-
ruht auf der Vorstellung, dass diese
zum Farben eingesetzten Teile der
Natur und ihr Zusammennahen
im Ubertragenen Sinne die vom
Menschen verursachten Wunden
in der Natur wieder zusammen-
flgen und heilen. Sie reflektiert

in ihren Textilarbeiten lber das
Verhaltnis zwischen Mensch und
Natur, das sie durch die Urbanisie-
rung als gebrochen erachtet. Be-

wusst wahlt sie als Medien zum
einen die Fotografie, zum anderen
die Naturfarbstoffe, denn beide
sieht sie durch das Verhaltnis zum
Licht bestimmt. Das Auge der Ka-
meralinse 6ffnet sich, um das Bild
aufzunehmen und auf dem Film
festzuhalten. So wie sich das Ka-
meraobjektiv abhangig vom Licht-
einfall 0ffnet, so sind auch die
Pflanzen von der Sonne abhangig.
Zugleich aber schadigt dieses
Licht im Laufe der Zeit die Textilien
und lasst sie verblassen. Hanna
Roloff betont in ihren Arbeiten
stets die wechselseitige Abhan-
gigkeit der einzelnen Elemente
und ihren Bezug zur Natur.
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»Grand tissage rouge et bleuc; textile Raumarbeit; Polyesterkordeln; 300 X250 X1 cm. Foto: Amalia Taquet

Amalia Taquet
Frankreich

geb.1993

2 rue Louis Fizeau

49122 Le May sur Evre
Frankreich
amalia.taquet@hotmail.fr

2011-2016

HEAR (Haute Ecole des Arts
du Rhin), Mulhouse,
Frankreich: Kunst
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Amelia Taquets Raumarbeiten
basieren auf ihrem Interesse fir
Gobelins und andere Webarbeiten.
Dabei greift sie fur ihre Arbeiten
weitgehend auf die Kettfaden zu-
ruck, hangt Faden von einer waage-
rechten Stange ab, in welche dann
partiell waagerecht andersfarbige
Faden eingewebt werden. Hieraus
entstehen kleine inselartige Gebilde,
die zwar ein dichteres Gewebe auf-
weisen, aber nie die Transparenz
aufgeben, die durch die senkrech-
ten Faden entsteht. Je nach Blick-
punkt des Betrachters verweben
sich optisch dann noch die ver-
schiedenen Arbeiten miteinander.
Amelia Taquet mochte die Unter-
scheidung zwischen freier und an-
gewandter Kunst aufheben, indem

sie Webarbeiten schafft, die mit der
umgebenden Architektur und dem
Besucher agieren, mit dem Licht
und miteinander spielen. Die in die
Tiefe des Raumes zielende Hangung
und die Moglichkeit der freien Be-
wegung sind fir sie wesentliche
Bestandteile. Die eingewebten For-
men gehen auf Fotografien zurlck,
die rumanische Schlammvulkane
zeigen. Bei diesen Tonhugeln Gber-
lagern sich alte und neue Sedimente
in wechselnden Schichten. Diese
Art der Entstehung von Oberflachen
vergleicht Amelia Taquet mit Web-
prozessen, bei denen sich auch Fa-
den und verschiedene Schichten
uberlagern.

TEXTIL



Maria Nina Vaclavkova
Tschechische Republik

geb.1992

Na Spojce 8/87

101 00 Prag/Tschechische Republik
maria.ninavaclavkova@gmail.com

»mule« (Pantoffel); Wollfilz, EVA-Schaumsohle,
Baumwollband, Nickelverschluss, gefaltet, genaht;
8X25X10 cm. Foto: Taja Spasskova

www.marianinavaclavkova.tumblr.com

2012-2015
Ladislav Sutnars Faculty of
Design and Art, University
of West Bohemia, Pilzen,
Tschechische Republik:
Schuhe und Accessoires

2015-2018

Academy of Arts, Architecture
and Design, Prag, Tschechische
Republik: Concept — Object -
Meaning (KOV.)

TEXTIL

Maria Nina Vaclavkovas Ziel ist es,
asthetisch gelungene Hausschuhe
zu entwerfen, die als Bestandteil
der Wohnung bestehen konnen.
Sie bedauert, dass Hausschuhe
meist als unwichtig eingeschatzt
werden. lhre Entwiirfe sollen durch
die Schlichtheit, die einfache Her-
stellung ohne spezielles Schuster-
Werkzeug Uberzeugen. Sie greift
auf einfache Schuhformen zurtick,
die aus einem Stiick gefertigt und
um den Fuf8 gewickelt wurden. So
arbeitet sie ihre Hausschuhe aus
einem Stiick Wollfilz. Das Material
wahlte sie wegen seiner spezifi-
schen, fir den Gebrauchszweck
geeigneten Qualitaten, seiner lan-
gen Geschichte, der biologischen
Abbaubarkeit. Filz ist warm, weich,

behalt die einmal gegebene Form
bei und ist widerstandsfahig
gegen Schmutz. Als Sohle wird
Antirutsch- und antibakterieller
EVA-Schaum verwendet.
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Gewebe; Baumwolle, Leinen, Wolle, handgewebt; 150 X100 X1,5 cm. Foto: Alexander Meeus

Esther Van Schuylenbergh
Belgien

geb.1991

Citadellaan 5o
9000 Gent/Belgien

info@esthervanschuylenbergh.be
www.esther vanschuylenbergh.be

2009-2014
School of Arts, Gent, Belgien:
Textildesign, BA und MA

2012

Hélene Dashorst Textile
Design, Amsterdam,
Niederlande: Textildesign

2014-2015

I-Design Abendschule, Gent,
Belgien: Kurs im technischen
und industriellen Weben
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Esther Van Schuylenberghs auf
einem computergesteuerten
Handwebstuhl gewebte Textilien
sind fur den Innenraum konzipiert,
z.Bsp. als Decken. lhr Anliegen ist
es, neue Moglichkeiten zu finden,
Garne zu verarbeiten, Gewebe zu
konstruieren, innovative Struktu-
ren zu schaffen, kurzum die tradi-
tionellen Grenzen der Webtechnik
auszuloten. Bei den ausgestellten
Arbeiten entsteht ein dreidimen-
sionaler Effekt durch den Kontrast
von Material und Aufbau. Das
doppellagige Gewebe wurde beim
Weben mit einem dicken Wollfaden
gefllt. Der Stoff ist von beiden
Seiten nutzbar und bietet zwei
Farbvarianten. Die Decken sind
von zuriickhaltender Eleganz. Sie

AL 0 i

vermitteln Qualitat und strahlen
Warme und Geborgenheit aus.
Durch die Farbwahl wirken sie
jedoch auch frisch und klar.

TEXTIL



