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VORWORT

JTalente“ ist eine von vier internati-
onalen Sonderschauen, die jahrlich
von der Handwerkskammer fuir
Miinchen und Oberbayern fir die
Handwerksmesse organisiert wer-
den. Sie libernimmt in dieser Reihe
die Rolle des Jugendwettbewerbes
fiir talentierte Gestalter. In ihrer 38
Jahre langen Geschichte wurde die
Sonderschau ,Talente“ zu einem der
begehrtesten internationalen Wett-
bewerbe im Bereich der handwerk-
lichen Gestaltung. Fiir die jungen
Gestalter ist Miinchen ein attraktiver
Ort, ihre Arbeiten einem internati-
onalen Publikum zu prasentieren.
Da die Sonderschau viele Gewerke
umfasst und die Arbeiten zwischen
Handwerk, Design und Kunst chan-
gieren konnen, ergibt sich ein breit
gefachertes Bild, das die [deenwelt
einer jungen Generation vermittelt.
Im Nebeneinander der Arbeiten wer-
den die unterschiedlichen aktuellen
Gestaltungsansatze sichtbar, und
auch die Tendenzen und Starken ein-
zelner Ausbildungsstatten zeichnen
sich ab. Im Gegenzug kann sie flr jun-
ge Menschen, die auf der Suche nach
einer geeigneten Ausbildungsform
sind, eine Orientierungshilfe bieten.
In diesem Sinn leistet ,Talente“ auch
einen wichtigen Beitrag zur Nach-
wuchswerbung im Handwerk. Nicht
zuletzt ist sie fur die Teilnehmer ei-
ne Plattform, um sich im Kreis des
Fachpublikums oder den internatio-
nalen Juroren der ,Talente“-Preis-Jury
bekannt zu machen. Die Maglichkeit,
alle Beitrage jahrlich in einem Kata-
log dokumentieren zu kdnnen, ist
deshalb von groRer Bedeutung und
Nachhaltigkeit fir alle Teilnehmer
der jahrlichen Ausstellung.

Der Gesellschaft fiir Handwerksmes-
sen ist deshalb fir ihr visionares und
kontinuierliches Festhalten an der
Sonderschau ,Talente” seit 1970 zu
danken. Viele heute namhafte Ge-
stalter waren einst Teilnehmer in
JTalente” und die international wich-
tigen Ausbildungsstatten etwa in
den Niederlanden, England oder den
skandinavischen Landern, in Osteu-
ropa oder Ubersee sind seit Jahrzehn-
ten Partner der Organisatoren von
JTalente” und jahrlich erweitert sich
dieser Kreis.

Flr den Wettbewerb des Jahres 2019
erreichten uns lGber 600 Bewerbun-
gen aus Uber 40 Landern. Ausgewahlt
wurden fir ,Talente 2019“ Arbeiten
von 103 jungen Gestaltern aus 30
Landern in 12 unterschiedlichen
Gewerken. Dieses Jahr sind auch
Arbeiten von Teilnehmern aus China,
Estland, Lettland, Litauen, Mexiko,
Rumanien und der Ukraine unter
den sonst bekannten Landern ver-
treten. ,Talente” wird innovative,
einfallsreiche, aullerordentliche und
sehr unterschiedliche Werke gerade
in den Bereichen Glas, Keramik und
Schmuck zeigen sowie eine unge-
wohnlich grofRe Anzahl an interes-
santen Textilien, darunter auch Mo-
deentwiirfe. Der Schwerpunktim
Textilen verbindet sich in diesem
Jahr besonders mit dem Thema der
benachbarten Sonderschau ,,Exemp-
la 2019 Textil — Stoff der Zukunft®,

Die Arbeiten sind dieses Jahr beson-
ders durch die Materialien selbst
und deren spezifische Qualitaten,
Oberflachenstrukturen und Bearbei-
tungsmaoglichkeiten inspiriert. Im-
mer wieder werden die jeweiligen
haptischen und visuellen Qualitaten,
die aus der Kombination der Mate-
rialien erzielte Wirkung betont sowie
neuartige Moglichkeiten und Ver-
fahren der Bearbeitung und Formge-
bung experimentell dargestellt. Es ist
faszinierend, im Vergleich der Arbei-
ten zu beobachten, wie Oberflachen-
kontraste eingesetzt werden, wie

mit Harmonieeffekten gespielt wird,
um entweder Perfektion oder Verfall
stimmungsreich umzusetzen. Ein
weiterhin aktuelles Thema bildet die
Wiederverwertung von Materialien.

Als weitere Themen lassen sich die
Natur, die Bedeutung von Erinnerun-
gen und emotionalen Bindungen
ausmachen, aber auch Umwelt-
schutz sowie das Ausloten von der
Kombinierbarkeit von neuartigen
Technologien und traditionellem
Handwerk spielen eine Rolle. Es er-
folgt zudem eine kiinstlerische Aus-
einandersetzung mit der Stellung
der Frau in unterschiedlichen Gesell-
schaften und Religionen. Dieses
dokumentiert das politisch-soziale
Bewusstsein und Engagement der
jungen Kiinstlerinnen und die Bedeu-
tung aktueller Diskussionen.

In diesem Jahr ging wieder eine sehr
hohe Anzahl von Bewerbungen fiir
den Bereich Schmuck ein. Hier wurde
eine dufRerst spannungsvolle Aus-
wahl getroffen, die viele unterschied-
liche Positionen umfasst. Verwendet
werden recycelte Kunststoffe, Fund-
stlicke, Holz, Beton, Federn, Quarz
und Metall, die aufwendig bearbei-
tet werden, sodass reizvolle Oberfla-
chenwirkungen und Formen von oft-
mals poetischem Charakter entste-
hen. Der Schwerpunkt liegt auf einer
genauen Wahrnehmung von Mate-
rialqualitaten und der Schonheit des
scheinbar Nebensachlichen.

Wie jedes Jahr hat ,Talente” auch ei-
nen kleinen, aber spannenden Be-
reich der Technik aufgenommen.
Hier werden oft Grenzen zum Pro-
duktdesign oder rein technischer
Innovationen in der Materialanwen-
dung prasentiert. Die technischen
Beitrage widmen sich dieses Jahr
der Materialerkundung, architek-
tonischen Losungen und aktuellen
Trends wie der Lichtmalerei.

JTalente” wird auch im Jahr 2019
zum Treffpunkt junger, internatio-
naler Gestalter, die auf dem Weg

in eine berufliche Laufbahn sind.
Deshalb danken wir als Organisa-
toren der Gesellschaft fiir Hand-
werksmessen flir diesen einmaligen
Wettbewerb, der ausschlieRlich dem
Nachwuchs dient. lhr gilt auch ein
besonderer Dank fir die Moglichkeit,
die Sonderschau jahrlich in einem
Katalog dokumentieren zu kdnnen.
Nicht zuletzt ist dem Bundesministe-
rium fur Wirtschaft und Energie fir
die finanzielle Forderung zu danken.

Wolfgang Losche
Handwerkskammer fiir Miinchen
und Oberbayern

Leiter der Sonderschau ,Talente”

PREFACE

“Talente” is one of four internatio-
nal special shows that are presen-
ted annually by the Chamber of
Crafts and Trades for Munich and
Upper Bavaria at the Crafts and
Trades Fair. In this series, “Talente”
serves as a competition for gifted
young designers. In the course of

its 38-year history, the show has
become one of the most prestigious
international competitions in the
field. Munich is now a favourite
destination for young designers
wishing to introduce their art to an
international audience. Since the
special show covers a range of crafts
and the submissions can oscillate
among artisanry, design and art, the
result is a wide-ranging show that
conveys a young generation‘s world
of ideas. The juxtaposition of works
reflects diverse current approaches
to design, as well as the character
and strengths of the educational in-
stitutions from which they emerge.
And vice versa, “Talente” gives the
Munich public fascinating insights
into the international design of the
present day, as well as providing
orientation to young people looking
for suitable training opportunities.
In other words, the special show re-
presents an important contribution
to recruiting young creative people
for the applied arts. Not least, the
show is a platform to introduce one’s
work to an expert audience and the
international jurors. The opportu-
nity to have one’s submission recor-
ded in the annual catalogue is a
further source of lasting importan-
ce for all of the participants in the
special show.

In terms both of concept and sub-
stance, “Talente” is a relevant con-
tribution to the “Munich Creative
Business Week” (MCBW), which
takes place once again this year in
parallel with the Crafts and Trades
Fair. We are grateful to the Associa-
tion of Trades Fairs (GHW) for their
visionary and unflagging dedication
to the special show since 1970.
Many well-known designers were
once participants in “Talente”, and
internationally renowned educatio-
nal institutions in the Netherlands,
England, and the Scandinavian
countries, in Eastern Europe and
overseas, have been partners of the

show’s organizers for decades. The
list grows longer by the year.

For the 2019 competition, we recei-
ved more than 600 applications
from over 40 countries. Works by
103 young designers from 30 coun-
tries were selected in 12 different
fields. The familiar national partici-
pants were supplemented this year
by contributions from China, Esto-
nia, Latvia, Lithuania, Mexico, Roma-
nia, and Ukraine. “Talente” presents
innovative, imaginative, extraordi-
nary and highly diverse works espe-
cially in the fields of glass, ceramics
and jewellery, as well as an interes-
ting selection of textiles, including
fashion designs. The focus on texti-
les is shared, this year in particular,
by the subject of the special show
“Exempla 2019 Textiles — Materials
for the Future.”

The exhibits this year were inspired
especially by the materials them-
selves and their special qualities,
surface textures, and design poten-
tials. Again and again, the tangible
and visual qualities arising from a
combination of materials have been
emphasized, as have innovative ex-
periments with the possibilities and
processes of working and shaping.
Itis fascinating to see, when com-
paring pieces, how surface contrasts
are exploited, or effects of harmony
are probed, in order either to achie-
ve perfection or memorably evoke
decay. A further key theme is the
recycling of materials.

Other themes are nature, the me-
aning of memories, and emotional
ties, but also environmental pro-
tection and the testing of potential
combinations of innovative techno-
logies and traditional crafts. We also
see an artistic involvement with the
status of women in different socie-
ties and religions. This reflects the
political and social consciousness
and commitment of young female
artists and the importance of the
current discussion.

As previously, an especially great
number of applications in the field of
jewellery were received this year. This
makes “Talente” a forum for young
jewellery designers, supplementing

the special show “Schmuck”, an
annual review of contemporary
developments in jewellery selected
by a different juror each year and
presenting the work of young desi-
gners alongside that of established
artists.

An especially fascinating selection
in the field of jewellery was made,
covering a range of different appro-
aches. We see the use of recycled
plastics, found objects, wood, con-
crete, feathers, quartz and metal,
painstakingly processed to bring
out appealing surface textures and
forms of often poetic character. The
focus lies on a precise observation
of material traits and the beauty of
seemingly unpreposessing things.
There is an emphasis this year on
large groupings and installations,
which encourage a perception

of variations in basic forms and
diverse surface treatments, as well
as the effects of materials on visual
perception.

As every year, “Talente” includes a
relatively small but interesting sec-
tion devoted to the field of techno-
logy, presenting an employment

of materials that often verges on
product design or purely technical
innovation. The selections this year
fall into the categories of probing of
materials, architectural solutions,
and current trends such as painting
inlight.

In 2019, “Talente” once again serves
as a meeting place of young, inter-
national designers who are entering
a career in their field. So we wish to
thank the organizers of the Associ-
ation of Crafts and Trades Fairs for
this unique competition devoted
solely to young talents. We are espe-
cially grateful for the opportunity
they provide to publish an annual
catalogue to record the special
show. Not least, our thanks go to
the Federal Ministry of Commerce
and Energy for their generous finan-
cial support.

Wolfgang Losche

Chamber of Crafts and Trades for
Munich and Upper Bavaria

Head of the Special Show “Talente”
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PREISTRAGER 2018

LASH-TILES"; Fliesen; selbst entwickelte Materialmischung aus Asche, Presstechnik; je 15x15x1 cm; Foto: Miriam Schlagel

MIRIAM SCHLAGEL

Osterreich

MATERIALIEN UND TECHNIKEN

Miriam Schlagels Kacheln aus Asche
tberzeugen durch ihre Nachhaltig-
keit. Das Abfallmaterial Asche wird
mit Wasser und Kalk gemischt und
dann durch Druck in Formen zu
Kacheln verarbeitet. Durch die Art
des verbrannten Holzes ergibt sich
eine naturliche Farbigkeit. Die Jury
regte an, dieses Projekt in Hinblick
auf Stol¥fahigkeit und Belastbarkeit
auszubauen.

11



PREISTRAGER 2018

Vase aus der Serie ,FORGOTTEN COLLECTION/SECOND EDITION®; selbst entwickeltes thermoplastisches

Komposit aus Schellack und Bambuskohle, mit Matrizen in Form gepresst, thermisch verbunden;
16,5x12,5x12,5 cm; Foto: Anja Lapatsch und Annika Unger

ANJA LAPATSCH
ANNIKA UNGER

Deutschland

MATERIALIEN UND TECHNIKEN

12

Bei Anja Lapatschs und Annika
Ungers strengen GefaRRen gefiel der
Jury besonders die Materialtrans-
formation sowie die Spuren des
Verwandlungsprozesses und die
Korrespondenz zwischen Form und
Material. Die Arbeiten werden durch
das Zusammenwirken von nahezu
wissenschaftlicher Recherche und
kiinstlerischem Ansatz bestimmt.

PREISTRAGER 2018

,EINE FORMENREIHE" (Detail); Glas, Siebdruck auf Echt-Antikglasscheiben; je 90x60 cm; Foto: Louise Lang

LOUISE LANG

Deutschland

GLAS

Louise Langs mehrteilige Glasarbeit
ist durch einen fiir das Material Glas
ungewohnlichen Ansatz und groRe
Feinheit bestimmt. Die Gefal3e
verwandeln ihr Erscheinungsbild im
Siebdruck und behalten durch die
Reliefhaftigkeit der Glasflachen
zugleich ihre Dreidimensionalitat.
Durch die Lichtwirkung und den
Standpunkt des Betrachters erhal-
ten sie auf den dunklen Glasplatten
einen geheimnisvollen, poetischen,
aber auch fragilen Charakter.

13
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PREISTRAGER 2018

Tisch ,CAFE 6116 Stahl, Teppich, synthetisch aufgezogen; 78x97x220 cm; Foto: Petra Lenssen

RUBEN VAN MEGEN

Niederlande

MOBEL

Ruben van Megen verlegt den
Teppich vom Boden auf den Tisch,
wodurch er den Kontext und den
Wert des Teppichs verwandelt zu-
gleich aber auch an niederlandische
Tradition und Geschichte anschlief3t,
erinnern doch Teppiche auf Tischen
an Darstellungen in niederlandi-
schen Interieurs und Stillleben des
17. Jahrhunderts. Hiermit ist der
Tisch ein Beispiel fiir das Fortsetzen
von Traditionen in der Gegenwart
und ihre Verwandlung entsprechend
zeitgemaller Bedirfnisse.

Objekte aus der Serie ,JOURNEY TO MARS"; Basalt, gegossen; 22x25x15 cm; Foto: Studio Flusser

MARIANA BERECOVA

Slowakei

STEIN

Bei Maria Berecovas Objekten gefie-
len die Handwerklichkeit und deren
Wertschatzung als grundlegende
Qualitat fur die Zukunft. Darin sind
sie von Zeitlosigkeit gepragt und
entziehen sich jeglicher Festlegung —
es konnte sich um Arbeiten aus der
Vergangenheit oder der Zukunft han-
deln. Sie sind durch einen archaisch
anmutenden Charakter bestimmt,
der sie zugleich wie Projektile oder
Ritualobjekte wirken lasst.

PREISTRAGER 2018

15
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PREISTRAGER 2018

ZiAA AR LRRAL A S

,THE NEXT SUPPER?“; Objekte; Grauwacke, geschnitten; 25x140x2,5 cm; Foto: Renee Pearson

RENEE PEARSON Renee Pearsons Serie von Besteck-
Objekten verweist in einer archai-

Neuseeland schen Weise auf ihre Herkunft Neu-
seeland. Sie besitzen eine sozial-

STEIN kritische Aussage, sind aber zugleich

von Zeitlosigkeit bestimmt, die sie
wie Studien, Fragmente, Entwiir-
fe oder Zeichen wirken lasst. Der
Betrachter wird einbezogen, indem
er aufgefordert wird, die Formen zu
erganzen.

LUCY GANLEY

GroRbritannien

SCHMUCK

PREISTRAGER 2018

L

,PRISON IS GOOD BUSINESS"; Broschen; Papiertiiten, Baumwollfaden, Silber, Abdeckband, Stahldraht, gendht; 7x10x5 cm; Foto: Alina Negoita

Lucy Ganley stellt sich mit den
Schachtelformen ihrer Broschenserie
,Prison is good business” in die lange
Tradition von Memorialschmuck ein,
wo Schmuck als Behaltnis, zur Auf-
nahme von unterschiedlichen Erin-
nerungsstiicken dient. Die Technik
der Stickerei verbindet die Broschen
mit dem Korper, besitzen sie dadurch
doch eine Nahe zur Kleidung. Zu-
gleich reflektiert Lucy Ganley dariiber,
was Gefangnis meint und welche
Orte eine gefangnisartige Qualitat
annehmen konnen. In all diesen
Aspekten gehen ihre Broschen utber
die engere Definition dessen, was
Schmuck meint, hinaus.

17
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PREISTRAGER 2018

,ZEBRA"; Brosche; Messing, Edelstahl, Jesmonit, gestochen, gel6tet, gegossen, Digitaldruck; 7,3x8,6x0,5 cm; Foto: KC Studio

SEHEE UM
Philippinen/Siidkorea

SCHMUCK

LB -

Sehee Ums Broschenserie liberzeugte
die Jury durch die subtile Material-
wahl und Kombination, durch die
spannungsvolle Arbeit mit flachen
und reliefierten Partien, durch den
Kontrast von sorgfaltig strukturierten
und chaotisch anmutenden Berei-
chen. Sie erscheinen dekorativ und
prachtvoll, obwohl sie aus unedlen
Materialien gefertigt sind.

KATALOG 2019

19
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MATERIALIEN UND TECHNIKEN

,ERDE WACHS STIFT*; Wachsstifte aus Erdpigmenten; Wachs, Erde, gegossen; 5x60x37 cm; Foto: Benno Brucksch

BENNO BRUCKSCH

Deutschland
geb.1992

b.brucksch@posteo.de

2014-2019

Burg Giebichenstein
Kunsthochschule Halle,
Deutschland: Industriedesign

2018 -2019

ArtEZ University of the Arts,
Arnheim, Niederlande: Auslands-
studium: Produktdesign

Seit 2018
Studienstiftung des Deutschen
Volkes, Deutschland: Stipendiat

2017

t6dz Design Festival, Polen:

1. Preis, Make me! Design award
Giebichenstein Designpreis,
Halle, Deutschland: Sonderpreis

Benno Bruckschs Wachsmalstifte
sind aus Erdpigmenten hergestellt,
wobei er zum einen die natlirliche
farbige Vielfalt der Erden nutzt, zum
anderen ihren emotionalen Gehalt,
den Verweis auf Heimat, Wachstum,
Vergangenheit und Zukunft. Neben
regionalen Erden wie beispielsweise
aus Halle, dem Mansfelder Land,
Magdeburg oder der Borde, finden
sich auch Erden aus Windhuk in
Namibia und von der Insel Krk in
Kroatien wieder. Der Produktions-
prozess startet mit dem Ausgraben
von Erde, die sich in ihren Farbtonen
meist erst ab einer Tiefe von 50 cm
unterscheidet. Die Erde wird an-
schlieRend zu einem feinen Pulver
verarbeitet und mit heilSem Palm-,
Bienen- und Rapswachs vermischt.

Das fllissige Gemisch wird in eine
eigens entwickelte Form gegossen.
Die Stifte sind zum Benutzen ge-
dacht, doch erstellt Benno Brucksch
zudem ein Archiv, in dem Erde und
Stift nach Orten gesammelt werden.
Das Projekt verbindet auf eindrucks-
volle Weise die Attraktivitat nattir-
licher Rohstoffe und die innovative
Verwendung regionaler Vorkommen.

MATERIALIEN UND TECHNIKEN

Vasen aus der Serie ,PREVIOUSLY UNDERGROUND®; Kartoffel, geschnitzt, dehydriert; 8x3,5x3 cm, 9x4x4 cm; Foto: Nathan Ishar

ZEYUN CHEN

China/Belgien
geb. 1994

zeyunchen.design@gmail.com

2013 -2016

Birmingham City University,
GroRbritannien: Studiengang
»Jewellery and related Products”

2016 —-2018

Royal Academy of Fine Arts,
Antwerpen, Belgien:
Schmuckgestaltung, Gold- und
Silberschmieden

Zeyun Chen beschaftigt sich in ihren
Arbeiten mit dem Wert der Dinge.
Im Zusammenhang ihrer Unter-
suchungen erschafft sie kleine Vasen,
deren Material auf den ersten Blick
geheimnisvoll anmutet. Es bleibt
zunachst ungewiss, ob es sich um
ein wertvolles oder weniger wert-
volles Material handelt. Gefertigt
sind die Vasen allerdings aus Kar-
toffeln. Die Kartoffel bildet ein
westliches Grundnahrungsmittel
mit langer Geschichte: Sie gelangte
aus Stidamerika mit den Spaniern
nach Europa, galt lange als Tier-
futter und bildete nach Zeyun Chun
in den historischen Hungersnéten
dann oftmals die Rettung. Dieses
auch heute noch eher gering ge-
schatzte Nahrungsmittel bearbeitet

sie, schnitzt es per Hand, entzieht
ihm die Feuchtigkeit, sodass es an
Festigkeit gewinnt. Durch die Ver-
wendung unterschiedlicher Sorten
gibt es Variationen in der Farbigkeit,
finden sich neben Vasen in einem
eleganten Elfenbeinbeinton auch
purpur- und orangefarbene Objekte.
In der Serie erstaunen die kleinen
Vasen in ihrem Form-, Farb- und
Strukturreichtum.
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MATERIALIEN UND TECHNIKEN

,SETA"; Werkzeug zum Malen mit Licht; eloxiertes Aluminium, Dreh- und Frastechnik, Kunststofftechnik, Elektrotechnik; 25x10x20 cm
Foto: Lukas Kinder

LUKAS KINDER

Deutschland
geb.1991

lukas-kinder@web.de

2007 -2011
Staatliche Berufsschule Eichstatt,
Deutschland: Industriemechanik

2011 -2013

Berufsschule fiir Farbe und
Gestaltung, Miinchen,
Deutschland: Werbetechnik

2016 —-2018

Akademie fiir Gestaltung und
Design, Miinchen, Deutschland:
Gestalter im Handwerk / Werbe-
techniker / Industriemechaniker

Die Inspiration fur Lukas Kinders Ar-
beit bildete die Wortherleitung des
Begriffs ,Photographie®, was ,Malen
mit Licht” bedeutet. Davon ausgehend
suchte er nach einer Verbindung zwi-
schen Malerhandwerk und der tem-
poraren Kunst der Lichtmalerei. Lukas
Kinder definiert die Fotografie bzw.
die Langzeitbelichtung als einen Bau-
stein der Lichtmalerei. Er entwickel-
te ein Werkzeug, das diese beiden
Sparten verbindet und mit dem sich
Lichtspuren in Formen und Farben
erzeugen lassen. Durch unterschied-
liche Aufsatze kdnnen verschiedene
Lichteffekte generiert werden, wobei
diese geometrische Formen, Blasen,
Noppen, feine Locher oder Pinselbors-
ten aufweisen kénnen. Zudem kén-
nen durch ausgeschnittene Platten

nochmals Ausschnitte gewahlt bzw.
farbige Folien eingespannt werden,
die die Wirkung der Lichtmalerei be-
dingen. Das von Lukas Kinder ent-
wickelte Werkzeug zur Lichtmalerei
basiert formal auf einem Pinsel,
dem Grundwerkzeug in der Malerei,
wahrend sich im Inneren zahlreiche
Technikkomponenten befinden. Es
handelt sich insofern um eine Neu-
entwicklung, als dass es fiir die Licht-
malerei bisher kein Werkzeug gibt —
entweder werden Taschen- oder
Fahrradlampen verwendet oder aber
der Lichtmaler konstruiert sich nach
seinen Bedurfnissen und Vorstel-
lungen selbst sein Handwerkszeug.
Lukas Kinder stellt nun mit seinem
Set eine variationsreiche Ausriistung
fur Lichtmaler zur Verfligung.
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LON_TOP —EIN PARASITARES GASTEHAUS"; Architekturmodell; Kiefernholz, Acrylglas, Modellbau; 10x45x45 cm; Foto: Markus Lohnert

MARKUS LOHNERT

Deutschland
geb. 1985

m.j.loehnert@gmail.com

2004 - 2007

Fa. Grauer Werbung, Bergkirchen,
und Berufsschule fiir Farbe

und Gestaltung, Miinchen,
Deutschland: Schilder-und
Lichtreklamehersteller

2016 —-2018

Akademie fir Gestaltung und
Design, Miinchen, Deutschland:
Gestalter im Handwerk

Basierend auf seinen Uberlegungen,
ob auch in der Stadt ein besonderes
Erlebnis vorstellbar ist, wie es in der
Natur in Hitten und Zelten erfahren
wird, und angeregt durch die aktu-
ellen Gestaltungen von Kleinsthau-
sern, konzipierte Markus Lohnert
seinen Architekturentwurf ,on_top
—ein parasitares Gastehaus" Diese
Vorbilder setzen Reduktion und
Minimalismus voraus. Die Idee der
parasitaren Architektur wiederum
beruht auf dem temporaren oder
dauerhaften Anschluss an vorhan-
dene Gebdude, denen sie angehangt
oder aufgesetzt wird, wobei sie von
der Infrastruktur der bereits beste-
henden Architektur abhangig ist. Das
Reizvolle dieser Art von Architektur
ist, dass sie den Stadtraum verdich-

tet, liberrascht und eine oftmals
futuristische Anmutung besitzt. Ziel
Markus Lohnerts war es, all diese An-
regungen zu vereinen und die Aspek-
te von Funktionalitat und Futurismus
zu verbinden. Er erorterte detailliert
das Notwendige, die Gewahrung
von Privatheit bei gleichzeitigem Ge-
bundensein an das Hauptgebaude,
setzte sich mit dem Raumgefiihl aus
dem Zusammenspiel von Materia-
lien, Farben, Licht und Einrichtung
auseinander. Er probierte verschiede-
ne Bautypen aus, bevor er sich daftr
entschloss, Wiirfel Gibereinander zu
stapeln, wobei die scheinbar schwe-
bende vertikale Anordnung durch
eine Briicke Uber das Hauptgebaude
zuganglich ist und im Inneren durch
eine Wendeltreppe erschlossen wird.
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,NATUME-DOUBLE LAYER"; Teedose; Messing, Urushi-Lack, 3 D-Druck, gegossen, patiniert; 6x5,5x5,5 cm; Foto: Takahiro Yamamoto

KOUTARO URANAKA

Japan
geb. 1984

koutarou_cafel14117@yahoo.co.jp

2007 —-2009
Tohoku University of Art & Design,
Yamagata, Japan: Metall

2009 -2013
Kanazawa Utatsuyama Kogei
Koubou, Japan: Metallbearbeitung

Koutaro Uranaka und Takahiro Ya-
mamoto beschaftigen sich in ihrem
Projekt mit der Nutzung des 3D-
Druckers im Handwerk und seiner
Verbindung mit der japanischen
Tradition. lhr Anliegen ist es, die
durchgehend gleiche Qualitat eines
mit dem 3D-Drucker hergestellten
Gegenstands mit den individuellen
Merkmalen eines handgefertigten

TAKAHIRO YAMAMOTO

Japan
geb. 1989

takahiroyamamoto0503@gmail.com

2007 -2011
Tama Art University, Tokio, Japan:
Produktdesign

2015 -2016
ECAL (Ecole cantonale d‘art),
Lausanne, Schweiz: Produktdesign

Objekts zu kombinieren, um auch
Massenprodukten eine Identitat zu
geben. Sie erachten den 3D-Drucker
als nur ein Werkzeug unter anderen
wie Hdmmer und Zangen. Die Serie
,Natume“ basiert auf den Teebe-
haltern fir die japanische Teezere-
monie. Fur die GefaRe wurde die
Grundform mit einem 3D-Drucker
erstellt. Dann wurde aus der Harz-

form im Prazisionsguss ein Messing-
gegenstand erstellt. Dieser erhalt
eine Patina, oder ein naturliches
Mineralpigment wird auf die Ober-
flache aufgetragen. Eine weitere Be-
arbeitung kann durch Ko Kumagai
erfolgen, der das Objekt mit Urus-
hi-Lack in der ,Maki-e“-Technik mit
Metallpulver dekoriert. Durch die
handwerkliche Endbearbeitung er-
halt jeder Gegenstand trotz Uberein-
stimmender Form einen eigenen
Charakter.

,RELATIONS", Objekt; optisches Glas, Glycerol, geschliffen,

PAVOL BARKOCI

Slowakei
geb.1990

pavol.barkoci@gmail.com
www.pavolbarkoci.com

2012 -2018

Academy of Fine Arts and
Design, Bratislava, Slowakei:
Freie und angewandte Kunst,
Glas

Pavol Barkoci setzt sich in seinen
Arbeiten mit den Materialeigen-
schaften von Glas auseinander,
besonders mit seinen optischen
Eigenschaften, mit den Reflexionen
von Kérpern und Raum durch das
Glas, mit ihrer Veranderung in der
Spiegelung, mit Verzerrung, Verviel-
faltigung und Zerteilung. Er beschaf-
tigt sich in der Kombination von Glas
und Glycerin mit den besonderen
Auswirkungen auf die optische Er-
scheinung. Eine einfache Form wird
optisch in das Innere des Glasobjekts
gegeben, aufgeteilt und wieder
nach aulRen hin reflektiert. Gespie-
geltes Objekt und Umgebung treten
durch diesen Vorgang in Beziehung
zueinander. Pavol Barkdci sieht sich
in der Tradition des tschechischen

GLAS

poliert, geklebt; 20x20x20 cm; Foto: Peter Orvos

und slowakischen Glases und seiner
Vorliebe fiir geometrische Formen
und Liniengeflige. Er sucht, basie-
rend auf seinem Interesse flir die
Materialeigenschaften des Glases,
zugleich nach neuen Ausdrucks-
moglichkeiten.
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GLAS

Wasserkocher und Becher; SIMAX-Borosilikatglas, ABS-Kunststoff, Edelstahl; 23x23x16 cm, 8x12x8 cm; Foto: Filip Svacha

RADEK BREZAR

Tschechische Republik
geb. 1995

brezardesign@gmail.com
www.radekbrezar.cz

2010-2014

Stfedni uméleckopriimyslova skola
sklaFska (SUPSS, Kunstgewerbe-
fachschule fiir Glas), Zelezny Brod,
Tschechische Republik: Glas

2014-2018

Faculty of Art and Design at Jan
Evangelista Purkyné in Usti nad
Labem, Tschechische Republik:
Produktdesign

Seit 2018

UMPRUM Academy of Arts,
Architecture and Design (Vysoka
Skola umélecko-primyslova),
Prag, Tschechische Republik:
Produktdesign

Der Korper des Wasserkochers von
schlichter, gerundeter, kompakter
Form ist transparent und ermoglicht
es, die verschiedenen Zustande des
Wassers wahrend des Kochvorgangs
zu beobachten. Der Kocher dient in
seiner ansprechenden, eleganten
Erscheinung zugleich als Servier-
gefaR: Das Wasser muss zur Prasen-
tation nicht in eine Kanne umgefiillt
werden, um an den Tisch gebracht
zu werden. Damit entspricht er
durchaus modernen Lebensweisen,
die eine Reduzierung der Service-
teile und einem flexibleren Umgang
mit Geschirr umfassen. Zugleich
steht der Wasserkocher in einer
langen Tradition von hitze- und che-
mikalienbestandigem Gebrauchs-
glas, wie z. B. den Entwiirfen von

Wilhelm Wagenfeld oder Heinrich
Loffelhardt fir Jenaer Glas. Der
Kocher wird durch Tassen erganzt,
sodass sich ein harmonisches
Ensemble ergibt. Das Projekt ent-
stand in Zusammenarbeit mit
Backer-Elektro und DT GLASS.

Gefa aus der Serie ,BREATHE"; Glas, digital geformt, geblasen; 28x10x27 cm; Foto: Ester Segarra

JAHDAY FORD

GroBbritannien
geb. 1994

jfordy94@gmail.com
www.jahdayfordglass.com

2011 -2013

Manchester College, Northenden
Campus, GroBbritannien:

Art & Design

2014 -2017

Manchester School of Art,
GroRbritannien: Studiengang
,Three Dimensional Design“

2017

London Glass Blowing, Grof3-
britannien: Technischer Assistent
fur HeiBes Glas — Formen

2017

Contemporary Glass Society
UK Award, GroRbritannien:
Digitally Crafted Glass

Die GefaRe der Serie ,,Breathe”
verbinden das Konzept von digital
hergestelltem Glas mit einem
handwerklichen Ansatz und ent-
standen in enger Zusammenarbeit
mit Glasblasern und dem digitalen
Programmierer Joseph Hillary.

Die Gerausche eines Glasblasers
bei der Arbeit wurden aufgenom-
men und die Schallwellen in eine
Holzform ubertragen, die mit der
CNC-Maschine dreidimensional
erstellt wurde. Das Glas wird in
diese Form eingeblasen, sodass
sich die Schallwellen nun in der
Kontur des Glasgefalles abbilden.
Dabei musste die Konzeption der
Form auf die Bediirfnisse und Bedin-
gungen des Glasblasens angepasst
bzw. diese berticksichtigt werden.

Insgesamt konnten mit der Form
zwolf GefaRe hergestellt werden,
bei denen mit verschiedenen Far-
ben und Oberflacheneffekten
experimentiert wurde. Durch die
Kombination von durchsichtigem,
mattiertem, metallisch beschich-
tetem Glas entstand eine Vielzahl
an unterschiedlichen Wirkungen.
Die Vasen sind von ungewohnlicher
Form, zeigen untibliche Proporti-
onen in der Abfolge von ein- und
ausschwingenden Partien. Die Ge-
faBe der Serie ,Breathe” zeigen
somit eine Moglichkeit der Kombi-
nation von digitaler und traditio-
nell handwerklicher Technik. Die
Arbeiten kdnnen darin auch als eine
Reflexion Uiber das Medium und
seine Geschichte erachtet werden.
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ANNA JOZOVA

Tschechische Republik
geb. 1996

jozova.anna@post.cz
www.annajozova.com/index.php/liza/

Seit 2017

UMPRUM Academy of Arts,
Architecture and Design (Vysoka
Skola umélecko-préimyslova),
Prag, Tschechische Republik: Glas

\

L,LOLLIPOP VASE“ (,Lutscher-Vase*); Kristallglas, Lutscher; 35x28x28 cm; Foto: Tomas Slavik

Anna JoZova zeigt zwei sehr unter-
schiedliche Arbeiten: In ihrer ,Lolli-
pop“- oder ,Lutscher“-Vase spielt sie
auf humorvolle Weise mit der tradi-
tionellen, aufwandigen und dadurch
teuren Technik des venezianischen
Millefiori-Glases. Hierbei werden far-
bige Glasstabe zu groReren Staben
zusammengeschmolzen, um dann in
diinne Scheiben zerteilt zu werden.
Je nach Anordnung der Stabe erge-
ben sich vielfaltige, kleinteilige Mus-
ter, die oftmals wie Bliiten erscheinen
und damit namensgebend fiir die
Technik wurden. Die Scheiben wer-
den in einer Form nebeneinanderge-
legt und miteinander verschmolzen.
Statt dieses Verfahren einzusetzen,
verwendet Anna JozZova Lutscher,

die in eine Kristallform geklebt wer-

den. Bei ,Frozen“ (dt. gefroren) dage-
gen beschaftigt sie sich mit einer
anderen traditionellen Technik, dem
Mattieren von Glas, wodurch auf
der Oberflache ein eisblumenartiger
Effekt entsteht. Basierend auf der
Anregung durch solche Eisblumen
entwickelte sie neue und ungewdhn-
liche Dekore. Anna JoZovas Arbeiten
zeigen auf verspielt-humorvolle
Weise, wie eine Beschaftigung mit
traditionellen Dekortechniken erfol-
gen kann.

Vasen aus der Serie ,,COSINESS®; Glas, geschmolzen, geblasen; 22x14x14 cm, 37x16x16 cm,

DONGHEE KIM

Siidkorea/Japan
geb. 1989

donghee.glass.89@gmail.com

2010-2014
Kobe Design University,
Japan: Glas

2014 -2016
Musashino Art University,
Tokio, Japan: Glas

Donghee Kim bevorzugt im Glas das
Pate de verre aufgrund der Anmu-
tung von Warme und Weichheit.
Deswegen experimentiert sie mit
Pulverglas, wobei die einzelnen
Partien sie an Garne denken lassen,
welche sie wiederum an ihre Mutter
erinnern, die gerne strickte und
nahte. Thema der Serie ist aufgrund
der genannten Verbindungen
Behaglichkeit oder Geborgenheit,
mutterliche Liebe und familiare
Beziehungen. Zugleich erinnern die
Glasarbeiten auch an Jogakbo, an
traditionelle Textilkunst aus Korea,
dem Heimatland Donghee Kims.

Bei Jogakbo handelt es sich um
Patchwork, bestehend aus altem
Hanbok, ein traditionelles koreani-
sches Kleidungsstick, oder librig

GLAS

21x18,5x18,5cm

gebliebenem Material. Die Vasen
sind von schlichter, traditioneller,
eleganter Form und lassen die
Muster der Oberflache im Vorder-
grund stehen. Hier wechseln lineare
Bereiche mit farbigen Feldern ab
und ergeben ein harmonisches,
zugleich lebendiges, farbig fein
nuanciertes Nebeneinander.
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GLAS

,MIRROR"; Vasen; Glas, bemalt; H. 36 cm

PAVLINA STRANSKA

Tschechische Republik
geb. 1999

sekretariat@supss.cz

2014-2018

Stfedni uméleckopriimyslova skola
sklaFska (SUPSS, Kunstgewerbe-
fachschule fiir Glas), Zelezny Brod,
Tschechische Republik: Glas

Der Dekor der schlanken, von
Michal Stehlik geblasenen Vasen,
bei denen der Schwerpunkt an der
Schulterlinie liegt, ist durch Textilien
inspiriert. Linienspiele, die in den
Unterbrechungen an Nahte im Heft-
stich denken lassen, sowie ausge-
franste Flachen, deren Gittermuster
eine Webstruktur assoziieren lasst,
verweisen auf diese Grundlagen.
Der Dekor ist mit Glasmalereifarben
sowie mit Gold und Platin ausge-
flhrt. Durch unibliche Techniken
und Experimente und die Verwen-
dung ungewohnlicher Werkzeuge
entstanden Vasen von elegantem
und aulRergewohnlichem Erschei-
nungsbild.

GLAS

POVRCHNI* Flaschenensemble; Glas, frei und in die Drehform geblasen, iberfangen, Oberfliche mit Chemikalien behandelt; je ca. 20x10x10 cm
Foto: Zdenék Sebesta

BARBORA TYDLITATOVA

Tschechische Republik
geb.1992

baratydli@gmail.com
www.pazdrati.cz

2012 -2016

Technische Universitat Liberec,
Tschechische Republik: Glas- und
Schmuckgestaltung

2015-2018

Stfedni uméleckoprdimyslova skola
sklafska (SUPSS, Kunstgewerbe-
fachschule fiir Glas), Zelezny Brod,
Tschechische Republik: Glas

Das Flaschenensemble ,,Povrchni“
(dt. oberflachlich) bildet das Ergeb-
nis von langeren Untersuchungen
und Experimenten, die den Anwen-
dungsmaoglichkeiten von verschiede-
nen Glasrohstoffen auf der Ober-
flache des heiBen Glases gewidmet
waren. Ziel dabei war es, dasjenige
offenzulegen, das sonst eigentlich

in der Materialitat des Glases selbst
verborgen ist. Die Anregungen fur
die Arbeiten waren vielfaltig und
reichten von der Auseinanderset-
zung mit nicht erneuerbaren Boden-
schatzen bis zur Geschichte der
Formen und der Geisteswelt der
Alchemisten. Die Form basiert auf
derjenigen alchemistischer Gefal3e.
Der gerade aufsteigende formge-
blasene Flaschenhals setzt auf dem

frei geblasenen Korper an. Dieses
formale Gegeneinander paralleli-
siert Barbora Tydlitatova mit dem
Kontrast zwischen modernen Tech-
nologien und den Experimenten
der Alchemisten, Gold und Edel-
steine herzustellen. lhre schwarzen
Flaschen spielen mit den Unregel-
maRigkeiten von Form und Oberfla-
chen, dem Gegensatz von matter,
strukturierter und glanzender, glat-
ter Oberflache. Sie scheinen eine
Fiille von Varianten anzudeuten
und verweisen gleichzeitig in der
geheimnisvoll anmutenden Erschei-
nung auf die Inspiration durch die
Welt der Alchemisten.
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Glasobjekt aus der Serie ,PUSHING DAISIES®; Glas, Kunststoff, Kunststoff extrudieren und recyceln; 5x8x12 cm; Foto: Sebastian Heck

FRANZISKA VOGT

Deutschland
geb. 1987

mail@franziskavogt.com
www.franziskavogt.com

2013 -2014

Hochschule Pforzheim,
Deutschland: Vorpraktikum,
Gold- und Silberschmiede

2014 -2018

Hochschule Pforzheim,
Deutschland: Schmuck und
Objektdesign

2018 -2019

Deutsches Technikmuseum,
Berlin, Deutschland: Artist in
Residence
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In ihrer Serie ,Pushing Daisies* (dt.
die Radieschen von unten betrach-
ten) beschiftigt sich Franziska Vogt
am Beispiel der Materialien Glas
und Kunststoff mit dem Auflosen
von Materialien, ihrer Verwandlung
sowie den damit verbundenen Wer-
teverschiebungen. Ausgangspunkt
bildete eine Untersuchung der bei-
den synthetischen, vom Menschen
produzierten Materialien und

ihrer jeweiligen Assoziationen und
Wertvorstellungen — das ehemals
kostbare Glas und der allgemein als
preiswert erachtete Kunststoff. In
den steinférmigen Objekten ver-
binden sich Glas und Kunststoff —
eine aufgrund der unterschiedlichen
physikalischen Materialeigenschaf-

ten schwer vorstellbare Kombination.

So bendtigt Glas sehr hohe Tempera-
turen, wahrend Kunststoff in der
Regel bereits bei 150 - 200°C ver-
brennt. Bei den Steinen, die durch
Unterstlitzung von Cornelius Réer
entstanden, wurde auf eine Schicht
Glas eine Schicht Kunststoff aufge-
tragen, welcher sich durch die Hitze
sofort entflammt. Mit der letzten
Schicht Glas wurden die Flammen
erstickt und der Kunststoff im Glas
gefangen. Hierdurch wird wiederum
ein Gas freigesetzt, welches das Glas
formt. In dem durchsichtigen Glas
werden die Kunststoffriickstande
sichtbar, die metallisch schillernden
Schlieren, die der zerfallene, wieder
zu Erdol gewordene Kunststoff hin-
terlassen hat.

GLAS

,TRACE"; Objekt; Glas, gegossen; 8x50x50 cm; Foto: Chong Zhang

CHONG ZHANG

China
geb. 1987

letian696969@163.com

2005 -2017
Academy of Arts & Design,

Tsinghua University, Beijing, China:

Bildhauerei, BA und MA sowie
PhD in kiinstlerischem Glas

Chong Zhang zeigt Scheiben, deren
Oberflache an vom Wind bewegtes,
gekrauseltes Wasser erinnert. Die
Wahl der Farbe Schwarz lasst Tiefe
assoziieren. In dieser Tiefe scheinen
sich Formen zu befinden oder sie
stoRen aus der Tiefe hervor bzw.
fassen das Glas ein. Chong Zhang
verbindet in seinen Arbeiten Glas
und Beton, um die Aspekte von Na-
tur und Architektur zu kombinieren.
Die Natur, das Wasser, libersetzt er
in Glas, die Architektur wird in dem
ihr entsprechenden Medium Beton
gestaltet. Sein Anliegen ist es, die
Beziehung zwischen Mensch und
Natur auszudriicken und zugleich
Gefiuihle wie Isolation und Einsam-
keit zu vermitteln. Er mochte aber

auch in der Form der aufstrebenden,

aus dem Wasser herausstoRenden
Elemente auf das Wesen des Men-
schen verweisen, sich hohe Ziele zu
setzen und Uber das Bestehende
hinaus zu gelangen.
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HOLZ

,KLAPPSCHALE"; auf- und zuklappbare Schale; Esche unbehandelt, gesagt, gehobelt, intern versteckte, eloxierte Aluminiumscharniere,

gesagt, geschliffen; 1,2 bzw. 3x50x20 c¢m, 1,2 bzw. 3x40x28 cm; Foto: Marie Therese Auer

MARIE THERESE AUER

Italien
geb. 1998

marie6.auer@gmail.com

Seit 2017 Die ,Klappschale® ist eine aufklapp-

Freie Universitat Bozen, bare Schale aus Holz, die, wenn sie

Italien: Design nicht mehr gebraucht wird, einfach
mit einem Handgriff wieder flach
zusammengeklappt und platzspa-
rend verstaut werden kann. Die
Schale ist aus unbehandelter Esche
gefertigt und durch intern versteck-
te, eigens hergestellte eloxierte

Aluminiumscharniere verwandelbar.

Damit sich die Klappschale beim
Hochheben nicht 6ffnet, halt eine
Holzleiste alles zusammen. Diese
Holzleiste befindet sich an der Stel-
le, an der sich die zwei Innenseiten
der Schale treffen, in einer Nut.
Beim Offnen verkeilt sich ab einem
Winkel von 11° die Holzleiste in der
Nut und verhindert damit, dass sich
die Schale weiter 6ffnet. Mit der

»Klappschale® stellt Marie Therese
Auer eine praktische und asthetisch
uberzeugende Variation zum Thema
der Holzschale vor. Durch die redu-
zierte, eckige Form erhalt die Schale
ein modernes Erscheinungsbild.

HOLZ

Sledgeboard; Klappholzschlitten; Holz; 126x45x50 cm

ROMAN MARES

Tschechische Republik
geb. 2000

sekretariat@supss.cz

Seit 2017

Stfedni uméleckopriimyslova
gkola sklaFska (SUPSS, Kunst-
gewerbefachschule fiir Glas),
Zelezny Brod, Tschechische
Republik: Produktdesign

Der Klappschlitten aus Holz zeigt
eine innovative Konstruktion aus
zwei Brettern. Der Klappmechanis-
mus erlaubt einen bequemen und
platzsparenden Transport in die
Berge. Mit wenigen Handgriffen ist
der Schlitten durch Ausklappen und
das Einsetzen von Querstaben be-
nutzbar. Der Entwurf des Schlittens
vermittelt die Aspekte von Schnellig-
keit, Dynamik und Modernitat. So
scheinen die Seitenteile und die
Riickenklappen durch Flugzeugele-
mente inspiriert. Einzelne Partien
sind durch Neongelb hervorgehoben.

35



HOLZ

KOLOBEH“-Roller; Holz, Metall; 90x56 cm

EMMA NAAROVA

Tschechische Republik
geb. 2001

Seit 2017

Stfedni uméleckoprdimyslova
Skola sklaFska (SUPSS, Kunst-
gewerbefachschule fiir Glas),
Zelezny Brod, Tschechische
Republik: Produktdesign
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Bei dem , Kolobéh“-Roller handelt
es sich um einen Roller fir zwei-
bis fiinfjahrige Kinder. Mit Hilfe
des Rollers soll das Empfinden

fir Gleichgewicht und Stabilitat
trainiert werden, um auf das Rad-
fahren vorzubereiten. Der V-férmig
geschwungene Rahmen ist aus
mehrspaltigem Holzspanwerkstoff
geformt und assoziiert Bewegung
und Schnelligkeit. Der Schwung
des Rahmens wird in dem langen
Metallstander aufgegriffen, der
zugleich den Sattel tragt.

HOLZ

Objektstudie; Gefal3; Ahorn, gedrechselt, geschnitzt, sandgestrahlt, Stahl, gebiirstet, briiniert, Filz; 10x20x20 cm; Foto: Gabriel Tarmassi

GABRIEL TARMASSI

Deutschland
geb. 1993

g.tarmassi@gmail.com
www.gabrieltarmassi.com

2013 -2016

Schreinerei zur Friedenslinde,
Ebensfeld, Deutschland:
Schreiner-Lehre

2017 —-2019
SBB Stiftung Begabtenférderung

berufliche Bildung, Deutschland:

Weiterbildungsstipendium

2017 -2018

Akademie fir Gestaltung und
Design, Miinchen, Deutschland:
Gestalter im Handwerk

2018
Handwerkskammer fiir
Miinchen und Oberbayern,
Miinchen, Deutschland:
Meisterpreis

Die Objektstudie untersucht
Strukturierungsmaglichkeiten des
Werkstoffes Holz. Ausgangspunkt
bilden verschiedene Holzdeckel fur
ein GefalR aus briiniertem Stahl. Fiir
die Deckel wurden Ahorn, Eiche und
Esche ausgewahlt, wobei auf die
jeweiligen Besonderheiten der Holz-
arten eingegangen wurde. Gabriel
Tarmassi beschaftigte sich mit der
Zellstruktur von Holz anhand von
mikroskopischen Fotografien. Diese
wurden durch Schnitzen mit Hohlei-
sen im Material umgesetzt, sodass
das Innere im AuReren sichtbar
wird. Im weiteren Verlauf der Studie
entstanden eigenstandige Objekte,
die verschiedene Assoziationen
wecken, die an Diinenlandschaften,
Bergkamme, Feuersteinwerkzeuge

oder Zellen denken lassen und darin
eine universelle organische Formen-
sprache zum Ausdruck bringen. Die
Studie dokumentiert die Fiille an
gestalterischen Moglichkeiten, die
trotz der Beschrankung auf die drei
Techniken Schnitzen, Sandstrahlen
und Bursten sowohl allein als auch
in Kombination entsteht. Neben
dem visuellen Erscheinungsbild war
Gabriel Tarmassi auch an der hapti-
schen Erfahrbarkeit der Strukturen
gelegen: Die massiven Deckel haben
keine zusatzlichen Griffmdoglichkei-
ten und missen zum Offnen mit
beiden Handen umgriffen werden.
Dies lasst das Offnen und SchlieRen
zu einem bewussten Akt, zu einem
haptischen Erlebnis werden.
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KERAMIK

Schale aus der Serie ,SCAENA'; Porzellan, Hohlguss, Variationen mit Glasur, farbigem Porzellan, Kunstharzbeschichtung; 5,5x13x13 cm

Foto: Judith Anders

JUDITH ANDERS

Deutschland
geb. 1995

anders.judith@gmx.de

2012-2014

Fachoberschule (FOS)
Demitz-Thumitz am BSZ fiir
Wirtschaft und Technik Bautzen,
Deutschland: Gestaltung

2014 -2015
Porzellanmanufaktur Raupach
Peritz, Deutschland: Praktikum

Seit 2015

Burg Giebichenstein Kunsthoch-
schule Halle, Deutschland:
Industriedesign, Studienrichtung
Keramik- und Glasdesign, BA

Das Geschirr ,,Scaena“ verweist in
seinem Namen auf die eindrucks-
volle Prasentation des Essens auf
der Tafel in Entsprechung zu einer
Theaterbiihne. Judith Anders be-
schaftigte sich vorbereitend intensiv
mit aktuellen Themen in der Gast-
ronomie und den Bediirfnissen von
Sternekdchen. Ihr funfteiliges Spei-
seservice ist so konzipiert, dass die
Teile wie Theaterkulissen bei einer
Vorstellung immer neu zusammen-
gestellt werden konnen. Auch die
Bedeutung des Lichts fiir die Biihne
griff Judith Anders in der Farbgestal-
tung an der Unterseite der GefaRe
auf. Sie entwarf dezente Farbreflexi-
onen, die zum einen die GefaRform
selbst betonen, zum anderen die
Flache unterhalb des Gefaldes aus-

und beleuchten, wodurch eine stark
raumliche Situation entsteht und
die GefaRe fast tiber den Tellern zu
schweben scheinen. Ein ungewohn-
licher Effekt wird durch die Wahl
phosphoreszierender Farben hervor-
gerufen. Die Farben kdnnen in Bezug
auf die Speisen verstarkend bzw.

als Irritationsmoment eingesetzt
oder flir eine besondere Servier-
situation genutzt werden. Bei der
Formgebung war Judith Anders an
der Kombination einer natirlichen
Linienflhrung und klar definierten
Kantenelementen gelegen, an einem
ausgewogenen Verhaltnis von kon-
kaven und konvexen Konturen, nicht
zuletzt, um die farbigen Reflexionen
im FuBbereich besonders gut zur
Geltung kommen zu lassen.

-
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KERAMIK

SteckgefaR; heller Bauton, Porzellan, Plattentechnik, frei modelliert, engobiert, glasiert; 15x52x68 cm; Foto: Peter Litvai

BARBARA BAUER

Deutschland
geb. 2001

bbauer91l@gmail.com

2009 -2013
Oakland University, Rochester,
Michigan, USA: Kunstgeschichte, BA

2015-2018

Keramik, Keramikschule Landshut,
Deutschland: Keramiklehre,
Gesellinnenabschluss

Barbara Bauer widmete sich dem
Thema des SteckgefalRes, in dem
Pflanzen asthetisch inszeniert wer-
den. Ihre Inspiration bildeten neben
Bambus als natiirliche Steckhilfe
zum Blumenstecken auch die Form
von Orgelpfeifen, das Skelett einer
Orgelkoralle sowie die schwebenden
Glieder der Seeanemone. Besonders
einflussreich war dabei die Struktur
der Orgelkoralle. Barbara Bauer ver-
suchte deswegen einen Formtrager
zu finden, der diese Form imitierte.
Als Ergebnis gelangte sie zu der
Kombination von zuriickhaltenden
rechteckigen Kasten, wobei die
Grollen der Kasten dem Goldenen
Schnitt entsprechen, also im Ver-
haltnis von 1:1,6 stehen. Das Innere
der Kasten wurde mit einer weild

glanzenden Glasur versehen, um
eine glatte Oberflache zu schaffen,
wahrend die AulRenseite rau be-
lassen wurde, somit die Struktur
von grober Erde widerspiegelt

und auf den Erdboden, aus dem
die Pflanze stammt, verweist. Die
Steckhilfen aus ungleichmaRigen
Porzellan-Roéllchen kontrastieren
in Oberflache, Glanz, Material und
Struktur. Kasten und Steckhilfe be-
finden sich in einen harmonischen
Verhaltnis. Die zurlickhaltende
Farbigkeit |asst die Pflanzen ganz
im Vordergrund stehen.
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KERAMIK

LTIMIEL"; Gruppe von Topfen, Schalen und Platten unterschiedlicher GroRen; Keramik, handgeformt, poliert; ca. 50x200x200 cm

Foto: Harmonie Begon

HARMONIE BEGON

Frankreich
geb. 1994

harmonie.begon@gmail.com
harmoniebegon.com

2014-2018
HEAR (Haute Ecole des Arts du
Rhin), StraBburg, Frankreich: Design

2015
Lup31, Marrakesch, Marroko:
Design

2017 -2018
Studio Moisés Hernandez, México,
Mexiko: Design

2018

CIAV — Centre International d’Art
Verrier, Meisenthal, Frankreich:
Design

Harmonie Begons Interesse gilt den
Zusammenhangen der handwerk-
lichen Produktion und dem zuneh-
menden Verlust von handwerklichen
Kenntnissen und Traditionen. Sie
beschaftigte sich mit dem Kontext
des Gegenstands, mit seiner Nutzung
und Form, seiner Rolle in sozialer In-
teraktion. ,Timiel“ basiert auf einem
Aufenthalt Harmonie Begons in dem
Dorf Timiel im Norden Marokkos.
Hier arbeitete sie in der Keramik-
werkstatt von Assia Yagzhi und ihrer
Mutter Keltoum und beobachtete die
Herstellung von Speisetopfen durch
die Frauen in dem landlichen Gebiet.
Die Ergebnisse, auch aus der Analyse
der regionalen Kultur und Geschich-
te, formulierte sie in einem Text, in
dem sie auch die Musealisierung von

Kunsthandwerk in Frage stellte, und
in eigenen keramischen Arbeiten, bei
denen die Rolle der Objekte im sozia-
len Geflige eine zentrale Bedeutung
einnahm. Harmonie Begon reflektiert
vor dem Hintergrund von historischer
und regionaler Kontextsetzung tiber
die Zusammenarbeit von Handwer-
kern und Designern, wobei sie fiir
eine lokale handwerkliche Produkti-
on pladiert, sodass das Verhaltnis von
Produktion und sozialer Interaktion
stimmig bleibt. Die Tradition des
Handwerks und die Rolle der Gegen-
stande in der Gemeinschaft bilden
ihre zentralen Anliegen. Das Ergebnis
ihrer Recherchen bildet ,Timiel“ das
verschiedene Geschirrformen vereint,
die auf den Keramiken der nordafri-
kanischen Topferinnen basieren.

KERAMIK

,BELASTUNGSTEST 1 gestapelte Keramikstangen und Videoperformance; Steinzeug, mit einer Hand-Hebelpresse gezogene Stangen, gasgebrannt;
60x70x80 cm; Foto: Dorothee Briibach

DOROTHEE BRUBACH

Deutschland
geb. 1995

Dorobruebach@posteo.de
www.Dorobruebach.com

2012 -2014

Seit 2014

Muthesius Kunsthochschule Kiel,
Deutschland: Freie Kunst und Kera-
mik, Bildhauerei

Seit 2018

Studienstiftung des Deutschen
Volkes, Deutschland: Stipendium
Freie Kunst

Dorothee Briibach beschaftigt sich in
ihren Installationen und Performan-
ces mit den Grenzen des Materials
Keramik. So erachtet sie ihre kiinstle-
rische Arbeit weitgehend als Material-
test. Ihr Anliegen war es, Skulpturen
zu schaffen, die sich den spezifischen
Materialeigenschaften anpassen,
Skulpturen, die auch nach dem Brand
noch beweglich und in der Form ver-
anderbar sind. Dieses Ziel flihrte zu
unterschiedlichen Ergebnissen. Ange-
regt durch die Arbeiten von Cecil Kem-
perink begann Dorothee Briibach
groRe, raumliche, bewegliche kera-
mische Skulpturen aus handgeroll-
ten und deswegen unregelmaRigen,
unglasierten, einmal gebrannten
Ringen zu bilden, die hangend einen
fast textilartigen Eindruck hinterlas-

sen. GroRere Flexibilitat ermoglichte
die Verwendung von C-Férmigen, an
einer Seite gedffneten Ringen. Um
aber ihr Ziel von grolRen, raumlichen,
keramischen Skulpturen zu verfolgen,
verwendete sie ein anderes modula-
res System —achteckige unglasierte,
einmal gebrannte Stabe, die sie in
regelmaRiger Abfolge aufeinander
stapelt. Dieses System erméoglicht es
nun, eine Vielzahl von Formen um-
zusetzen und auf unterschiedliche
Umgebungen zu reagieren. Diese
Arbeiten werden in Performances
und Installationen, die sich mit dem
Thema ,Materialtest” beschaftigen,
einbezogen.
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KERAMIK

A PLATE"; Objekt; Porzellanplatte, geschnitten, geférbt; 24x28x1,5 cm; Foto: Mirei Takeuchi

KANAKO EBISAWA

Japan/Deutschland
geb. 1986

can7.aaa@gmail.com

2007 —2009

Sapporo School of the Arts,
Japan: Advanced Course ,Visual
communication design“

2013 -2014

University of the Arts London,
Central Saint Martins College,
London, Grobritannien:
Foundation Course ,Jewellery,
Footwear & Fashion Accessories”

Seit 2015

Akademie der Bildenden Kiinste
Miinchen, Deutschland:

Freie Kunst / Schmuck und Gerat

2015-2017

DAAD (Deutscher Akademischer Aus-
tauschdienst), Deutschland: Study
Scholarship for Foreign Graduates in
the Fields of Fine Art, Film, Design /
Visual Communication and Film

Kanako Ebisawas Arbeit basiert auf
dem alten Unterteller einer Sauciere.
Sie dekonstruierte die Platte, indem
sie siein ihre Einzelelemente zerleg-
te: den blauen Randdekor, die wei-
Ben Teile der Fahne, den Spiegel und
den Ful3. Diese Zerteilung lieB die
Funktion der einzelnen Teile bewusst
werden und macht ihre Abhangig-
keit, ihr Funktionieren miteinander
deutlich. Kanako Ebisawas Anliegen

dabei ist es, die Schonheit der Ge-
schichte des jeweiligen Keramik-
objekts hervorzuheben, so z. B. durch
das partielle Einfarben der Risse,
und auf die kulturelle Geschichte
hinzuweisen. Sie bedauert, dass die
Menschen heute ihrer Umgebung
gegeniiber unaufmerksam und
nachlassig geworden sind. Sie moch-
te mit ihren Arbeiten, die durch die
Dekonstruktion eines bekannten
Gegenstands etwas irritieren, zu
einem genauen Betrachten anregen.

Ll
i e

L,TULPENOFEN"; Modell fiir eine Ofenskulptur; Steingut, frei aufgebaut, glasiert; 80x52x52 cm

ANDRES ALBERTO ENRIQUEZ DURANTE

Peru/Deutschland
geb. 1987

cebonlla@gmail.com

2006 -2011
Universidad Ricardo Palma, Lima,
Peru: Ubersetzer, Dolmetscher

2015-2018

Muthesius Kunsthochschule Kiel,
Deutschland: Freie Kunst und
Keramik

Der ,Tulpenofen“ wurde im Rahmen
eines Klassenprojekts der Klasse fiir
Freie Kunst und Keramik der Muthe-
sius Kunsthochschule Kiel entwor-
fen, das sich mit historischen Kache-
|6fen, ihrer Form, ihrer Tradition und
ihrem Raumbezug auseinandersetz-
te. Ausgangspunkt bildeten Raume
im barocken Schloss Blankenburg
im Harz. Das Schloss wurde im Zuge
des Projekts mit Ofenskulpturen
ausgestattet, die als zeitgendssische
Neuinterpretationen des Themas
Kachelofen aufzufassen sind. Fir
Andres Alberto Enriquez Durante
war der barocke Schlossbau der Aus-
|6ser, um Uber eine luxuriose Form
nachzudenken. Beim Betrachten von
Fotografien historischer Ofen war er
besonders durch die hohen, langen

KERAMIK

Eisenofen fasziniert, die eine Grund-
lage fir seinen eigenen Entwurf
darstellten. Einen anderen Einfluss
bildeten die pyramidalen, sich nach
oben verschlankenden hollandischen
Tulpenvasen des 17. Jahrhunderts,
in denen die kostbaren Tulpenbliiten
angemessen prasentiert wurden.
Aus diesen beiden Anregungen, die
das Thema Ofen und Luxus verei-
nen, entwickelte Andres Enriquez
Durante die ungewohnliche Form
des Tulpenofens, der hier auch in
einem dunkelblau glasierten Model
zu sehen ist, das im Verhaltnis 1:3
ausgefiihrt ist.
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KERAMIK

Schale aus der Serie ,CHAPTER 13.31/22"; Porzellan, gegossen, bemalt, glasiert; 9x18x18 cm; Foto: Gisela Hahn

GISELA HAHN

Deutschland
geb. 1984

shes_elle@hotmail.com

2005 -2009

Universitat Passau, Deutschland:
Lehramt fiir Grundschulen
(Hauptfach Kunsterziehung):

1. Staatsexamen

2009 -2011

Landkreis Kelheim, Deutschland:
Referendarin, Lehramt Grundschule,
2. Staatsexamen

2015-2018
Keramikschule Landshut,
Deutschland: Keramik

Seit 2018
Fachschule fiir Keramik und Design,
Landshut, Deutschland: Keramik

Den Schalen aus der Serie ,,Chapter
13.31/22“ liegt der Versuch zugrun-
de, eine zweidimensionale malerische
und zeichnerische Sprache mit Kera-
mik zu verbinden. Als keramischen
Bildtrager wahlt Gisela Hahn Schis-
seln oder Schalen von klarer, auf der
geometrischen Form der Halbkugel
aufbauender Gestalt. Diese Form
verbindet praktisch-funktionale As-
pekte sowie die Gleichzeitigkeit von
Innen und AuRen. Gisela Hahn malt
und zeichnet auf diesem Bildtrager
mit eingefarbtem Porzellanschlicker
und Wachsoxidstiften, wobei die
Farbe dick- oder diinnfliissig aufge-
tragen, stellenweise abgeschabt und
neu aufgetragen wird. Grundlage
der Arbeiten bildet eine intensive
Beschaftigung mit dem Werk Paul

Cézannes, die zunachst in das Thema
Stillleben miindete. Die Schalen fas-
zinieren durch ihre sichere und sou-
verane Zeichnung, den Farbklang,
das Setzen von Akzenten und das
Miteinander von Innen und AuRen
bzw. den Kontrast von bemalter und
unbemalter Wandung.

KERAMIK

L,ASSEMBLAGE (GERADE); Cognac-Becher; Porzellan, Beton, Hohl- und Vollguss; je 9,5x9x9 cm; Foto: Sarah Heber-Kohlmann

SARAH HEBER-KOHLMANN

Deutschland
geb.1992

sarah.heber@burg-halle.de

2009 - 2010
Walter-Gropius-Schule, Erfurt,
Deutschland: Fachabitur
Gestaltung

2012 -2015

Betriebsstatte ,,Glaserne Porzellan-
manufaktur” Rudolstadt,
Deutschland: Ausbildung zur
Manufakturporzellanmalerin

Seit 2015

Burg Giebichenstein Kunsthoch-
schule Halle, Deutschland:
Produktdesign, Richtung Keramik /
Glas, Schwerpunkt Porzellan

Sarah Heber-Kohlmann hat sich in
ihrer Serie von Cognac-Bechern ,As-
semblage” intensiv mit Cognac und
seinen vielfaltigen Aromen beschaf-
tigt, die von herb und bitter zu sif3
und fruchtig reichen kénnen. Diese
Kontraste parallelisiert sie mit den
Materialien Beton und Porzellan, die
jeweils fuir Schwere und Leichtigkeit
stehen und in dieser Verschiedenheit
ihre jeweilige Wirkung steigern. Der
Name der Serie ,Assemblage” be-
zieht sich ebenfalls auf Cognac, wo
dieser Begriff die Komposition aus
verschiedenen Branntweinen meint.
Die Kombination aus Porzellan und
Beton erschien darlber hinaus auch
unter visuellen und haptischen As-
pekten besonders reizvoll. Durch
den tiefliegenden Schwerpunkt und

die konvexe Unterseite steht der
Becher nicht bewegungslos auf dem
Tisch, sondern befindet sich fortwah-
rend in einem Schwingungszustand.
Diese Bewegung verweist auf das
Schwenken des Cognacs, durch das
sich sein Bukett entfalten soll. Von
besonderer Bedeutung beim Formen-
bau war die Prazision, da die im
Hohlguss hergestellten Porzellan-
becher genau in die im Vollgussver-
fahren mit Hilfe einer Polyurethan-
form ausgefiihrte Betonschale
passen mussen. Durch Modifikati-
onen an den Formen entstanden
Hohlrdume, die mit gezielt gesetz-
ten Gewichten und Beton befiillt
wurden, so dass sich der Schwer-
punkt andert und eine Schraglage
entstehen kann.
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KERAMIK

,PAUSE"; Objekt; Steinzeug, modelliert, engobiert, glasiert; 69x56x30 cm; Foto: Jens Pahl

JULIA HHMMELMANN

Deutschland
geb. 1984

mail@julia-himmelmann.de
www.julia-himmelmann.de

2007 — 2010
Keramikfachschule Landshut,
Deutschland: Ausbildung zur
Keramikerin

2010

Leonardo da Vinci Stipendium
an der Escuela de Arte Francisco
Alcantara, Madrid, Spanien:
Lernaufenthalt mit dem
Schwerpunkt Keramische
Siebdrucktechnik

2012 -2019

Burg Giebichenstein Kunsthoch-
schule Halle, Deutschland:
Fachbereich Kunst / Studiengang
Plastik / Studienrichtung Keramik

Die Keramiken Julia Himmelmanns
beschreiben auf spielerische und
humorvolle Weise menschliche
Korper- und Geisteszustande und
libersetzten diese in Formen, die

an keramische GefalRe erinnern. So
tduschen die Arbeiten Funktionali-
tat und Dekoration vor, ohne diese
zu besitzen und irritieren darin.
Formen und Farben verfiigen tiber
einen visuellen und haptischen Reiz.
Sie sollen das Lustvolle, Emotionale,
das somit Private in den 6ffentlichen
Raum bringen. Die reduzierte, z. T.
infantil anmutende Formensprache
fungiert als reizvolles, sinnliches
Spiel zwischen Banalitat und Bedeu-
tung, von Sinn und Unsinn. Julia
Himmelmann engobiert oder glasiert
die Oberflache des Steinzeugs und

Uberzieht diese partiell mit Kunst-
stoff-Assemblagen oder Uberziigen
aus Knete oder Lack. Aus dieser Kom-
bination verschiedener Materialien
resultiert wie auch durch Farbigkeit
und Formwabhl eine Irritation, die zu-
gleich zu einer Reflektion tiber Kera-
mik und ihre Traditionen einladt.

KERAMIK

,BIGWARE"; Installation aus GefaBen; Irdenware, Steinzeug, Porzellan, frei aufgebaut; 58x120x50 cm; Foto: Sisse Lee

SISSE LEE

Danemark/Norwegen
geb. 1987

mail@sisselee.dk
www.sisselee.dk

2013 —-2016

The Royal Danish Academy of

Fine Arts School of Architecture,
Design & Conservation, Bornholm,
Danemark: Keramikdesign, BA

2016 —-2018

Oslo National Academy of the
Arts, Arts & Crafts, Norwegen:
Studiengang ,,Medium and
Material based Art“, MFA

2018

Guldagergaard — International
Ceramic Research Center,
Skaelskgr, Danemark: Residency,
Project Network

In ihren schlichten GefaRen erkun-
det Sisse Lee Formen und Materiali-
en. Sie verwendet eine Vielzahl von
Tonarten wie Steingut, Steinzeug
und Porzellan, z. T. gemischt mit is-
landischem Sand, um eine besonde-
re Struktur zu erzielen. Alle Objekte
werden mit der Hand aufgebaut,
wobei sie mit den Materialgrenzen
spielt. Ausgangspunkt fiir die Ob-
jekte bildet die Auseinandersetzung
mit Fragestellungen zum Thema
Gefal in unterschiedlichen Zusam-
menhangen sowie mit den Berei-
chen Archaologie, besonders mit der
Einordnung und Periodisierung von
Keramikfunden. Bei diesen Funden
ist die heute oftmals vorherrschen-
de praktische GefalRfunktion nur
eine von mehreren Bedeutungen.

Die Keramik fungierte hier auch als
Kultobjekt, Wertgegenstand, als
Objekt, in dem sich das Funktionale
und Kiinstlerische, das Religiose und
Profane treffen. Sisse Lee bezieht
sich in der einfachen Form und der
natirlichen Farbigkeit der GefdRe
auf diese historischen Vorbilder. Ihr
Anliegen ist es, die Objekte zugleich
leicht und schwer, fragil und stark
wirken zu lassen. Sie sollen die Ge-
flhle des Betrachters auf eine poe-
tische Weise ansprechen. Aufgrund
der Reduzierung steht bei den Ge-
faBen das Detail und die Beziehung
der Objekte untereinander im Vor-
dergrund.

47



KERAMIK

Relief; Ton, Porzellan, Papier, Pflanzen, gedreht, collagiert; je 60x40x5 cm; Foto: Alexander Burzik

XIZNHE LUO

China/Deutschland
geb. 1990

luoxin96@hotmail.com

2008 - 2013
Padagogische Universitat
Shanghai, China: Bildhauerei, BA

2014-2018

Burg Giebichenstein Kunsthoch-
schule Halle, Deutschland:
Fachbereich Kunst / Studiengang
Plastik / Studienrichtung Keramik
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Xiznhe Luos Reliefs und Geschirre
stehen in enger Beziehung zueinan-
der. Beide beruhen auf der gedreh-
ten Form, wobei der Vorgang des
Drehens dem Streben nach Perfek-
tion und Selbstkontrolle entspricht.
Zugleich sind ihre Arbeiten durch
den Wunsch nach einer Zuriicknah-
me von Ernsthaftigkeit und Funktio-
nalitat bestimmt. Diesem Anliegen
gibt sie nach, indem sie den Rand
der gedrehten Form abreif3t, ihn
entgegen der Drehbewegung ab-
zieht und damit zugleich das GefaR
verformt. Diese abgezogenen Rander
strahlen fiir Xiznhe Luo Eigenleben
und Lebendigkeit aus. Sie tragt die
Rander entweder auf das Gefal3
bzw. auf Platten auf oder fligt sie
innerhalb eines Rahmengefiiges

ein. In ihren Arbeiten ist sie auf der

Suche nach Chaos und Perfektion,
nach Zuriickhaltung und Konfronta-
tion. Als weitere Gestaltungsmittel
verwendet sie Drehreste, kerami-
schen Abfall und Papierbrei, der ihr
zudem als Verbindungsmittel dient.
Das Prozessuale spielt eine wesent-
liche Rolle. Es entstehen durch den
freien und subtilen Umgang mit den
Randern Geschirre von zarter, poe-
tischer Form und fragil anmutende
Reliefs mit geheimnisvollen, floral
wirkenden Einzelelementen.

,RSVP“; Installation; Porzellan, schwarzes Steinzeug, farbiges Epoxidharz und Silikon,
gedreht, gewickelt, gekniffen; 20x200x300 cm; Foto: Lena Walton Herfindal

IDA OLESDATTER BARLAND

Norwegen
geb. 1989

post@idaolesdatter.com
www.idaolesdatter.com

2010-2013
University of South-Eastern Norway,
Notodden, Norwegen: Keramik

2013 -2018

Oslo National Academy of the Arts,
Norwegen: Medium- and material
based Art, BFA und MFA

Die Installation ,RSVP“ (répondez
s'il vous plait; org. Titel: ,Til Bordet",
dt. zu Tisch) zeigt ein Stillleben aus
verschiedenen Schalen, Tellern,
Gefallen, schwarzem Besteck und
Formen, die GefaRRcharakter haben,
aber durch Beine und Verformungen
nicht zum traditionellen Geschirr zu
zahlen sind. Sie verfremden den ge-
deckten Tisch und verleihen ihm ein
surreales Moment. Die Geschirrteile
selbst sind durch die Spuren ihrer
handwerklichen Fertigung gepragt:
Die Druckspuren der Finger bleiben
sichtbar, Risse werden durch rosa-
farbenen Kleber betont, der den Riss
wie einen ge6ffneten Mund, eine
Wunde oder Vagina aussehen lasst.
Die Arbeit entsteht Stlck fiir Stiick,
ein Element flihrt zu dem nachsten

KERAMIK

Stlick. Besteck und Glaser werden
durch einzelne Motive wie Dornen,
hammerartige Motive, das Fehlen
eines Bodens, durch Verflachung von
ihrer eigentlichen Funktion entfernt.
Die lang ausgezogenen Forken der
Gabel scheinen wie Hande und ver-
leihen den Gabeln ein anthropomor-
phes Erscheinungsbild —als handele
es sich um Arme. Ida Olesdatter Bar-
land irritiert den Betrachter, indem
sie zundchst einen gedeckten Tisch
vortauscht, der sich bei genauem Hin-
sehen als eine Ansammlung von Ob-
jekten erweist, die zwar an Geschirr-
teile erinnern, aber sowohl ihre Funk-
tion eingebiif’t als auch eine Verwand-
lung durchlaufen haben und nun
ganz andere Assoziationsketten aus-
I0sen als das traditionelle Geschirr.
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,ADIDAS“-TELLER; Keramik, Holzbrand; 3x20x20 cm; Foto: Rebeka Racz

REBEKA RACZ

Ungarn
geb. 1990

kalapok@gmail.com
www.rebuceramics.squarespace.com

2014 -2017

Moholy-Nagy University of Art
and Design, Budapest, Ungarn:
Designtheorie

Rebeka Racz tibersetzt ihre Studien
zur Kunst- und Designtheorie in Ge-
brauchsgeschirr, in Becher, Tassen
und Teller, die oftmals einen etwas
groben, rohen und naiven Stil besit-
zen. Die UnregelmaRigkeiten der
Form, das Unperfekte regen zur Re-
flexion uber die Anspriiche an, die
an einen Gebrauchsgegenstand
gestellt werden, liber seine Nutzung
und Handhabung, die Vorstellungen,
die mit diesem verbunden werden,
die Traditionen, die immer noch Gul-
tigkeit besitzen. In den Geschirrtei-
len kombiniert sie die alte Methode
des Holzbrands mit einem Dekor
aus Markensymbolen — mit den Zei-
chen und Namensziigen bekannter
Sportartikelproduzenten wie Adidas
oder Nike. Durch den Holzbrand ent-

steht ein besonderer Oberflachen-
effekt, der die Objekte alt, rustikal
und rau erscheinen lsst. Diesen
urspringlich anmutenden Effekt
kontrastiert sie in einer verwirren-
den Zusammenstellung mit den
modernen Markenlogos. Damit
hinterfragt sie die Gewdhnung des
Menschen, diese Logos im Alltag
Uberall wahrzunehmen und auch
die ihnen zugeordnete Bedeutung.
Soirritiert es, das Logo von Adidas
auf einem Teller und nicht auf ei-
nem Sportshirt oder Turnschuh zu
sehen. Im Geist wird beim Anblick
des Logos sofort eine Zuordnung
vorgenommen, die im Falle des
Tellers dann nicht mehr zutrifft.

,THE LINE OF TIME"; Porzellan, SchlickerguR; 110x60x3,5 cm; Foto: YAP Studio Cluj-Napoca

ANITA MADALINA ROB

Rumanien
geb. 1994

anita_robl@yahoo.ro

2014 -2017

University of Art and Design
Cluj-Napoca, Rumanien: Keramik,
Glas und Metall

Seit 2017

University of Art and Design
Cluj-Napoca, Rumanien: Keramik
und Glas

In lhrer Arbeit ,The Line of Time*“ (dt.
die Linie der Zeit) beschaftigt sich
Anita Madalina Rob mit organischen
Naturformen, besonders mit den-
jenigen von Baumrinden. Die spezi-
fischen Linien dieser Naturformen
parallelisiert sie mit dem menschli-
chen Fingerabdruck. So erkennt sie
in den Rinden und in der Haut des
Menschen das Individuelle sowie
die Auswirkungen der Zeit und der
gemachten Erfahrungen. Diese Ge-
danken Uibersetzt sie in feine Linien-
gespinste, die zugleich die Emotio-
nen und Erlebnisse in der Natur auf
sensible, elegante Weise libersetzen
sollen. Die Naturbeobachtungen
und die Reflexionen Uber das Alter
des Menschen und seine sichtba-
ren Auswirkungen Gbertragt sie

KERAMIK

in ein Fliesenfeld, das mit feinen
geschwungenen Linien versehen
ist, die in ihrer Anordnung an einen
Baumstamm denken lassen.
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L,FUNDSTUCK®; Keramikobjekte; Steinzeug, aufgebaut, glasiert; je 10x15x15 cm; Foto: Jiyoun Shim

JIYOUN SHIM

Suidkorea/Deutschland
geb. 1986

jysceramic@gmail.com
www.jiyounshim.weebly.com

2001 —-2004
Ansan Design Culture High School,
Sldkorea: Visual Design

2004 —2008
Sangmyung Universitat, Seoul,
Stidkorea: Keramikdesign

2010
Ewha Womans University, Seoul,
Stdkorea: Keramikdesign

2012 -2015

Staatliche Fachschulen fir
Keramikgestaltung und
Keramiktechnik, Hohr-Grenzhausen,
Deutschland: Keramikgestaltung

2015-2016

Institut fur Kinstlerische Keramik
und Glas (IKKG), Hochschule
Koblenz, Deutschland: Keramik

Jiyoun Shims kleinteilige Objekte
scheinen aus Meereslebewesen
zusammengesetzt. Die geschwun-
genen Formen und leuchtende
Farbigkeit vermitteln Bewegung
und Lebendigkeit, so als ob sich die
Tiere und Pflanzen jederzeit in ihrer
Position verandern und damit die
bestehende Komposition auflosen
konnten. In dem Naturalismus der
einzelnen Elemente scheinen sich
ihre Arbeiten in eine lange Tradition
keramischer Arbeiten seit Bernard

Palissy (1510-1589/1590) einzu-
stellen. Von diesen Arbeiten abwei-

chend ist in Jiyoun Shims Werken
ein gewisses surreales Moment,

eine Kombination von Meereslebe-
wesen und eigener Fantasiewelt.

Sie verwendet farbige Engoben und
selbst hergestellte Glasuren. Durch
die bunten, frohlichen Farben ihrer
Arbeiten mochte sie das Dustere ver-
treiben und das Positive betonen. Sie
dienen ihr als eine Art Farbtherapie.

GefaB aus der Serie ,ES IST, WAS ES WAR*; Keramik, Glas; 35x30x30 cm; Foto: Tim Nowitzk

ALEXANDRA STEIN

Deutschland
geb. 1987

Frau.Stein.87 @googlemail.com

2012 -2015

Burg Giebichenstein Kunsthoch-
schule Halle, Deutschland:
Kunstpadagogik

Seit 2017

Burg Giebichenstein Kunsthoch-
schule Halle, Deutschland:
Fachbereich Kunst / Studiengang
Plastik / Studienrichtung Keramik

Die Serie von Gefalien entstand als
Gemeinschaftsarbeit von Alexandra
Stein und Jan Herzog und ist durch
das Zusammenspiel von keramischen
Massen, Glas, verschiedenen anorga-
nischen Stoffen und Fundstiicken be-
stimmt. Aus der Kombination von ge-

JAN HERZOG

Deutschland
geb. 1989

kontakt@janherzog.info

2012 -2015

Staatliche Berufsfachschule fiir Holz-
bildhauer und Schnitzer, Oberammer-
gau, Deutschland: Holzbildhauer

Seit 2016

Burg Giebichenstein Kunsthoch-
schule Halle, Deutschland: Fach-
bereich Kunst / Studiengang Plastik /
Studienrichtung Keramik

drehten Stiicken und Massen, die mit
Schamotte, Sanden, Fritten, StralRen-
splitt oder den Fundstiicken einer
ehemaligen Millhalde angereichert
sind, ergab sich eine spannungsreiche
Oberflachengestaltung. Der Entste-
hungsprozess umfasste bis zu sechs

KERAMIK

Brande. Nach dem Glattbrand wurden
durch mineralische Stoffgemische
weitere Scherben aufgebrannt und
durch mehrere Lagen Glasur und
Glas, darunter auch groRe Stiicke,
zusammengefligt. Hierbei war es
kompliziert, abzuschatzen, wie sich
Formen und Oberflachen durch den
Brand verandern werden bzw. ob der
Scherben den mehrfachen Branden
standhalten kann. Die Arbeiten sind
von asymmetrischer Form mit geris-
senen, stark unregelmaRigen Ober-
flachen von interessanter, fleckiger
Farbigkeit und vermitteln einen ar-
chaischen, additiven, aber harmoni-
schen Charakter. Im Mittelpunkt des
Projekts stand auch, wie das abwech-
selnde Bearbeiten eines Objekts funk-
tioniert.
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,DON'T FORGET THE KISS*; Objekt; Keramik, Wulsttechnik, aufgebaut, glasiert; 51x32x32 cm; Foto: Wade Tullier

WADE TULLIER

USA
geb. 1988

wade.tullier@gmail.com
www.wadetullier.com

2015-2017
Cranbrook Academy of Art,
Michigan, USA: Keramik, MFA

Die keramischen Objekte von Wade
Tullier erinnern in Elementen ihrer
Form an Tiere und besitzen eine
narrative Qualitat, fugen sich zu
Gruppen zusammen. Er bezieht
sich hierbei auf die Tradition seiner
Heimat in den Sitidstaaten, wo in
den Erzahlungen mit Metaphern,
Vergleichen, dem Einbezug des
Diisteren gearbeitet wird. Hieraus
entstehen personliche Mythen,
welche er nun in seine Keramik-
objekte Ubertragt. Zur Vorbereitung
dienen Zeichnungen, in denen ein

Abstraktionsvorgang erfolgt, so dass

die Motive zu vereinfachten, klar
umrissenen Formen stilisiert wer-

den, das Vorbild verunklart wird. Der

Betrachter kann diese Formen auf
unterschiedliche Weise deuten und

in seine eigenen Mythen und Erzah-
lungen einbauen. Die leuchtende
Farbigkeit der Formen soll frohlich
wirken und die dunklen Unterténe
der Motive verstecken. Das Ziel
seiner Arbeiten ist es, die Welt durch
den jeweils personalisierten Mythos
zu begreifen.

LEDER

,DYNAMIC_SC_5“ Taschenobjekt; Leder, pflanzlich gefarbt; 25x26x9,6 cm; Foto: Chungae Park

YEONGHYEON KIM

Siidkorea
geb. 1987

mung2@daum.net
www.sixteenroom.com

2006 — 2017

College of Design, Kookmin
University, Seoul, Stidkorea:
Deptartment of Metalwork &
Jewelry, BFA und MFA

Yeonghyeon Kims Taschen liberra-
schen durch ihre skulpturale Form.
Nur die lberlegt platzierten, ver-
steckten ReilRverschllsse und kurvig
geschwungenen Elemente, die sich
als Henkel erweisen, lassen erahnen,
dass es sich um Taschen handelt.
Ihr Anliegen ist es, Kunst, besonders
Architektur, und Handwerk zu ver-
binden. Als Inspiration verweist sie
auf die dynamisch konzipierten,
ungewohnlichen Bauten von Frank
O. Gehry, von dem sie den Einsatz
von Verzerrung, Uberschneidung
und Asymmetrie ibernahm, und
Santiago Calatrava, der sie in Hin-
blick auf Symmetrie und Motivwie-
derholung beeinflusste. Diese Ver-
schmelzung von Kunst und Hand-
werk stellt sie in den Kontext der

aktuellen Konsumtrends. So erfolge
durch die technologischen Moglich-
keiten eine Diversifizierung von Sti-
len und Bereichen, die wiederum zur
Nachfrage von Produkten fiihrten,
die Funktionalitat, Asthetik und die
spezifischen Vorstellungen eines
Designers in sich verbinden. Dieses
Prinzip wird im Entwurf der Taschen
aufgegriffen. Yeonghyeon Kim ver-
wendet Schaf-, Ziegen- und Hirsch-
leder. Sie entwirft die dynamischen
Formen ihrer Taschen mit Hilfe eines
3D-Formgebung-Programms.
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,SPOON THEORY*, Installation; Kupfer, getrieben, emailliert; 70x70 cm; Foto: Natalia Araya

NATALIA ARAYA

Costa Rica/Spanien
geb. 1987

nataliaraya@gmail.com

2008 - 2011
Escuela Crisol, San Jose,
Costa Rica: Goldschmiedelehre

2013-2017

Escola d’Art Superior | Disseny
(EASD) de Valencia, Spanien:
Schmuckgestaltung

2016

Estonian Academy of Arts, Tallin,
Estland: Schmuck und Schmieden
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In ihrer Arbeit ,Spoon Theory“ be-
schaftigt sich Natalia Araya mit der
,Loffel Theorie® Diese bezieht sich
auf die beschrankte Energie und
den damit eingeschrankten Aktions-
radius von Menschen mit chroni-
schen Erkrankungen. Dabei stellt
nach Natalia Araya jeder Loffel eine
Aufgabe dar, eine Energieeinheit,
auf die die Person wahrend des
Tages zuriickgreifen kann. Sie inte-
ressiert, wie ein alltaglicher Gegen-
stand Uber seine eigentliche Funk-
tion hinausweisen und als eine
visuelle Hilfe fungieren kann, die
den Menschen Unterstitzung und
Entlastung bietet. Davon unab-
hangig bildet die Installation aus
emaillierten Kupferobjekten eine
faszinierende Erforschung zum

Thema Loffel: Natalia Araya gestal-
tet die Loffel in unterschiedlichster
Form, variiert Laffe und Stiel in
Breite und Lange und betont dieses
durch die Verteilung der Schwarz-
Weil3-Flachen und geometrischen
Ornamente im Emailleauftrag.

Fir sie bildet das Projekt ,,Spoon
Theory“ eine Moglichkeit tUber die
Tatigkeit selbst zu reflektieren,
durch Wiederholung, Handarbeit
und die Verwendung von Emaille
nachzudenken —also eine Verbin-
dung von intellektueller und prakti-
scher Tatigkeit.

METALL

LWILMO TENON SAW* (nach William Morris” Musterentwurf ,Strawberry Thief“); Objekt; Wilko-Sage mit Aluminiumklinge,
Durchbruchs- und Einlegearbeit; 16x34,5x2,7 cm; Foto: Luna Photography / Emma Allen

ROSIE DEEGAN

GroBbritannien
geb.1991

info@rosiedeegan.co.uk
www.rosiedeegan.co.uk

2011-2014
Nottingham Trent University,

Nottingham, GroRbritannien:

Schmuckgestaltung

In ihrer Arbeit bezieht sich Rosie
Deegan in mehrfacher Hinsicht auf
den englischen Kunsthandwerker,
Schriftsteller, Sozialisten und Kunst-
theoretiker William Morris (1834 —
1896). Zum einen greift sie im Durch-
bruchsdekor ihrer Objekte, die in
Form von Ansatz- oder Zapfensagen
gehalten sind, einen Ausschnitt aus
einem seiner bekanntesten Muster,
dem ,Erdbeerdieb” von 1883, auf;
zum anderen bezieht sie sich in ih-
rer Verbindung von scheinbarer
Funktionalitat und Dekorativitat auf
Forderungen von Morris in Hinblick
auf das zeitgendssische Kunsthand-
werk und die Ausstattung von Woh-
nungen. Er rief auf, sich nur mit
Dingen zu umgeben, die entweder
nutzlich waren oder die als schon

empfunden wurden. Darlber hinaus
beschaftigt sich Rosie Deegan wie
auch Morris mit dem Verhaltnis von
Massenproduktion und Handwerk.
Sie vertritt die Auffassung, dass

die besonderen Qualitaten eines
handgefertigten Gegenstands nicht
in der Massenware reproduziert
werden kdnnen. Dabei setzt sie sich
in der Wahl der alltaglichen Hand-
werksgegenstande und der damit
kontrastierenden aufwandigen Bear-
beitung mit einer Juweliersage auch
mit den Widerspriichen bei Morris
auseinander, der zum einen Kunst
fur alle forderte, zum anderen aber
aus asthetischen Griinden auf einer
handwerklichen Fertigung beharrte,
die dieses ausschloss.
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,DAD DUCK" und , BABY DUCK"; Gefdl3/Karaffe; Sterlingsilber, getrieben; 14x10x9 cm, 12x8x8,5 cm; Foto: David Hobson

NAAMA HANEMAN

Israel/GroRBbritannien
geb. 1987

hanaama@gmail.com
www.naamahaneman.com

2005 —-2008

Bezalel Academy of Art and Design,
Jerusalem, Israel: Schmuck und
Mode, BA

2016 —-2017

SirJohn Cass Faculty of Art,
Architecture & Design (CASS),
Metropolitan University, London,
GroRbritannien: Metallgestaltung
und Silberschmieden, MA

Naama Hanemans GefaRe fallen
durch ihre ungewdhnliche, lebendi-
ge Form auf: der kugelige Korper auf
schmaler Standflache weist Eindel-
lungen und Ausstilpungen auf, die
Offnung ist wie der spitze Schnabel
eines Kiikens eingefuigt. Die Gefafe
basieren auf ihrer Auseinanderset-
zung mit dem Thema ,Bewegung®.
Dabei erachtet sie Metall als ein
dem Ton vergleichbares Material
und damit als etwas Weiches, Form-
bares, durch die Hande Gestaltetes.
Sie arbeitet intuitiv, bestimmt durch
den Fluss der eigenen Bewegungen.
Entsprechend vermitteln ihre Arbei-
ten diese Bewegung, sind durch ge-
rundete, dynamische Linien und
organische Formen gekennzeich-
net. Jedes Stiick friert dabei einen

bestimmten Moment des Bearbei-
tungsprozesses ein, so dass die
Reihe der Objekte die Entstehungs-
geschichte des schliel3lich ausgear-
beiteten ,Endproduktes” dokumen-
tieren.

METALL

Ziselierhammer und Hammerkopf fiir einen Goldschmiedehammer; Schneckendamast, geschmiedet, Edelholzer; ca. 30x4x5,5 cm, 2,5%x2,5x5 cm

Foto: Simon Haueis

SIMON HAUEIS

Osterreich/Deutschland
geb.1991

simon.haueis@stud.hawk.de

2014 -2016

Design & Schmiede Edelschmiede
GmbH, Waidring/Tirol, Osterreich:
Lehre zum Kunstschmied /
Metalltechnik

Seit 2017

HAWK (Hochschule fiir
Angewandte Wissenschaft und
Kunst) Hildesheim, Deutschland:
Metallgestaltung

Simon Haueis’ Interesse gilt der
Technik und den Anwendungs-
moglichkeiten von Verbundmetallen.
Er arbeitet sowohl in Stahl mit
Damaszenertechniken als auch in
Bunt- und Edelmetallen mit Moku-
me-Gane. Sein Ziel ist es, neue ge-
stalterische Moglichkeiten zu fin-
den, den erzeugten Mustern form-
technisch gerecht zu werden und
Werkzeuge, Objekte und Schmuck
zu fertigen, welche das besondere
Material aus moglichst vielen Aspe-
kten prasentieren. Als Ergebnis ent-
stand eine Kleinserie von Silber- und
Goldschmiedehammern, die sich
nicht nur durch ihre Funktionalitat,
sondern auch durch ihre Materiali-
tat auszeichnen. Basierend auf tra-

ditionellem Schmiedehandwerk und

durch die Verwendung moderner
Technik entwickelte er erste Modelle
der Kleinserie. Durch die Benutzung
einer NC-Drehbank gelang es, in

die Tiefe des Damaststahls einzu-
dringen und somit das Muster auch
im Inneren freizulegen. Hierdurch
erhalt das Material eine ganz neue
Attraktivitat und ladt den Benutzer
oder Betrachter ein, dem Linienver-
lauf zu folgen.
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Vasen; Kupfer, Silber, gefaltet, gehdmmert; 14,5x9x9 cm, 11,5x8,5x8,5 cm; Foto: Hong Shuyao

HONG SHUYAO

China
geb.1995

742729293@qq.com

2012-2014

Seit 2013

Nanjing University of the Arts,
China: Kunsthandwerk

Die Vasen von Hong Shuyao bilden
Variationen von Grundformen, die
sie durch die unterschiedliche

Tiefe und Hohe, die Gestaltung

des Halses und den Oberflachen-
ton verandert. Dabei greift sie die
Rosettenform, ein Polygon und eine
umgedrehte U-Form auf quadra-
tischem Stand auf. So wirken die
Vasen breit und schwer, oder aber
wie steil aufragende Miniatur-Hoch-
hauser. Diesem Spiel mit architek-
tonischen Formen entwachsen die
Vasenformen. In der Neuordnung
und Dekonstruktion von architek-
tonischen Strukturen setzt sich
Hong Shuyao mit dem Wesen und
den Méglichkeiten des Raumes in
der Metallgestaltung auseinander
und schafft dabei eine Fiille von

unterschiedlichen Objekten, die
durch gewisse Merkmale miteinan-
der verbunden sind und eine Serie
oder eine Reihe von Variationen
bilden.

METALL

,TWIN BRASS WATER TOWER"; Objekt/Vase; Messing, patiniert, verzinnt; 22,5x26x11,7 cm; Foto: Youmee Jeon

KENNY YONG SOO SON

Siidkorea/Australien
geb. 1987

kyss0128@gmail.com
www.studiokyss.com

2006 —2009

Sydney College of the Arts (USYD),
Australien: Studiengang , Jewellery
& Object”, BA (Hon.)

2011-2012

University of Technology, Sydney,
Australien: Studiengang ,Object
& Accessories®, MA in Design

2012-2013
Stipendium der Australia-Korea
Foundation, Stidkorea

2013
Australia Council for the Arts,
Australien: Art Start Grant

2015

Sydney College of the Arts,
Australien: Artist in Residency,
Bereich ,,Jewellery & Object”

2017

Australian National University,
Canberra, Australien: Artist in Resi-
dency, Gold- und Silberschmieden

Kenny Yong Soo Sons Vasenobjekte
und Teedosen sind durch ein elegan-
tes, reduziertes, architektonisch an-

mutendes Erscheinungsbild gepragt.

Sie strahlen in ihren geraden oder
mehreckigen Korpern, den schim-
mernden, glatten oder patinierten
Oberflachen, ihrer Schlichtheit eine

gewisse Monumentalitat und Strenge
aus. Gerade bei der Doppelvase fallt
die Anregung durch architektonische
Vorbilder —in diesem Falle durch
Wassertiirme —auf. Besondere Sorg-
samkeit wird auf die genaue hand-
werkliche Fertigung gelegt — jede Ab-
weichung wiirde bei der Prazision der
Kanten auffallen. Kenny Yong Soo Son
ist daran gelegen, traditionelle Ver-
fahren der Metallbearbeitung zu ver-
wenden —in einer moglichst groRen
Vielfalt von Techniken —und diese
mit moderner Formgebung zu ver-
binden. Er vertritt die Uberzeugung,
dass das Uberleben traditioneller
Handwerkskunst darin beruht, eine
Form und eine Asthetik zu finden, die
von der zeitgendssischen Offentlich-
keit verstanden und geschatzt wird.
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»ABANDONMENT: SKIRT FOR ME: | FEAR TO BE LEFT ALONE. | FEAR IT SO MUCH THAT THE HEART CAN NOT WITHHOLD*; Rock/,,contemporary suit of
armour*; Edelstahl, Wolle, Schnittmustererstellung, Laser cutting, gefaltet, plissiert, genaht; 100x130x70 cm; Foto: Marin Sild

KELLY TOODE

Estland/GroRbritannien
geb.1992

kelly.toode@network.rca.ac.uk

www.instagram.com/kellytoode_jewellery/

2012 -2015

Estonian Academy of Arts,
Tallinn, Estland: Schmuck und
Metall, BA

2016 —-2017

Estonian Industrial Education
Centre, Tallinn, Estland:
MaBschneiderei

2015-2018

Royal College of Art, London,
GroRRbritannien: Schmuck und
Metall, MA

Kelly Toodes Faszination gilt dem
Korper, fiir den sie Schmuck und
Kleidung schweilt. Dabei ist sie
zugleich an der Kombination unter-
schiedlicher Materialien interessiert,
sodass sie bevorzugt Edelstahl als
besonders hartes Material mit wei-
chen Filzfasern zusammenstellt. So
entstehen Récke, deren Falten von
Edelstahlplissee tiberlagert werden
oder Hangerkleider aus Edelstahl-
netz, durch dessen Maschen Woll-
fasern dringen. Sie fasst die Kleider
auch als Ristungen auf, die gegen
Angste schitzen und wappnen.
Dieses wiederum fiihrt zu einer
Auseinandersetzung mit den zeit-
gendssischen Angsten und der Fra-
ge danach, wie eine Ristung fur
die Gegenwart aussehen konnte.

Kelly Toode 16st dieses Problem,
indem sie Grundformen der weib-
lichen Kleidung aufgreift, diese in
Hinblick auf das Material Edelstahl
anpasst und dann mit Textil verbin-
det. Herauskommt eine Mischung
von Weichheit, die traditionell mit
Weiblichkeit verbunden wird, und
Harte bzw. Assoziationen an histori-
sche Rustungen, die der Mannerwelt
verbunden scheinen. Dieser Kontrast
verweist auf die immer noch schwie-
rige Rolle der Frau in der zeitgenossi-
schen Gesellschaft und die durch eine
tradierte Rollenverteilung gespeisten
Bedrohungen.

,PORTRAIT I; Wandarbeit; Stahl; 23x14x2 cm; Foto: Madeleine Pohfal

ALBERTE TRANBERG

Danemark/USA
geb.1990

albertetranberg@gmail.com
www.albertetranberg.com

2012 -2016
Technical Education, Kopenhagen,
Danemark: Metallgestaltung

2016 -2018
Cranbrook Academy of Art,
Michigan, USA: Metall — Schmieden

Alberte Tranberg setzt sich in ihren
Metallarbeiten mit dem Thema
»Zuhause“ auseinander und mit
den dieses definierenden Merk-
malen. Es geht ihr dabei um die
Grundbediirfnisse und Wiinsche,

die in diesem Begriff enthalten sind.

Diese libersetzt sie in Metall unter
Zugrundelegung von Ideen aus den
Bereichen Design und Architektur.
Sie beschreibt ihr eigenes Zuhause
als Raum, der von alltdglichen Rou-
tinen und Gegenstanden gepragt
ist, der auf kulturellen Annahmen
basiert und geografisch verwurzelt
ist. lhrer Auffassung nach bestimmt
die Architektur der Umgebung den
jeweiligen psychologischen Raum,
der wiederum in die Wahrnehmung
des architektonischen Raumes

METALL

einfliel$t. Ihr Material ist Konstrukti-
onsstahl, der eher unter praktischen
Kriterien Einsatz findet, der Effizienz
ausstrahlt und aus dem modernen
Stadtebau nicht wegzudenken ist,
bei ihr aber als Reflektion fiir die
Vorstellung von Sicherheit, die ja
auch mit diesem Material verbun-
den wird, fungiert. lhre Arbeiten
strahlen in Materialwahl, der klaren
Formensprache mit 90° Winkeln
und rechteckigen Flachen Rigiditat
und Strenge aus. Dennoch vermit-
telt sich in Elementen der Formge-
bung wie den kreisrunden Ausstiil-
pungen und Lochern der Aspekt des
Menschlichen.

63



64

METALL

Lampe ,ECLIPTIC" in aus- und zusammengeklapptem Zustand; Aluminium, Plexiglas, Messing, Stahl, Gummi, LED, gefrast, gebohrt; 61x6x55,3 cm

Foto: Long Xiaoging

LONG XIAOQING

China/Deutschland
geb.1991

longguagust@gmail.com

2016—-2019

Hochschule Diisseldorf,
Deutschland: Applied Art and
Design

Bei ,Ecliptic” handelt es sich um eine
drehbare Tischlampe. Als Inspirati-
on dienten die Skulpturen Kenneth
Snelsons aus festen Metallréhren
und flexiblen Drahten. Darauf basie-
rend entstand die Idee einer beweg-
lichen Lampe. Diese besteht aus drei
Aluminiumrohren, die in der Mitte
durch Federringe verbunden und da-
durch drehbar sind. Eine Rohre dient
als Standleiste, von der aus die bei-
den anderen Rohren nach Belieben
zu verstellen sind. Die LampenfiiRe
und Kopfe sind aus Messing gefer-
tigt, wobei die Képfe speziell fiir die
Aluminiumréhren entworfen sind.
Als Leuchtmittel dient LED, wobei
das Licht durch das halbdurchlassige
weil%e Plexiglas reflektiert wird. Der
Name ,Ecliptic” leitet sich von der

Bezeichnung fiir die scheinbare Bahn
der Sonne vor dem Hintergrund der
Fixsterne her, die sich von der Erde
aus betrachtet im Laufe eines Jahres
ergibt. Die Gemeinsamkeit von Lam-
pe und Sonnenbahn erachtet Long
Xiaoging in dem Phanomen, das
beide immer Uber einen Punkt ver-
fligen, damit sie sich drehen kénnen.

—

MIXED MEDIA

,LA MATRIOCHKA"; Objekt; Stein, geschnitten, Holz, gedrechselt, Ton, gegossen, Glas, geschmolzen, Textil, Blattgold, vergoldet; 25x100x15 cm

Foto: Morgane Beyrend

MORGANE BEYREND

Frankreich
geb. 1994

morgane.beyrend@hotmail.fr
www.morganebeyrend.com

2013 -2018
HEAR (Haute Ecole des Arts

du Rhin), StraBburg, Frankreich:

Schmuckgestaltung

Morgane Beyrend setzt sich in ihren
Arbeiten mit Krankheiten auseinan-
der und lberlegt, wie sich die damit
verbundenen Erfahrungen und Ge-
danken in Objekte Ubersetzen lassen
konnen. Sie erachtet diese zugleich
fir die Angehorigen als eine Art Trost
und Entlastung. Die Arbeit ,,Matrio-
chka“ entstand aus der Beschaftigung
mit der Alzheimer Krankheit. Sie be-
steht aus einer Reihe ineinander ge-
stellter Formen, die die Schichten der
Erinnerung darstellen und damit die
fragmentierte Identitat der Alzheimer-
Patienten abbildet. Die Schichten be-
sitzen unterschiedliche Oberflachen,
die von rau bis fragil reichen. Die
Formen sind so angeordnet, dass die
innerste, kleinste Figur aus dem har-
testen Material, aus Stein, gebildet

ist, wahrend die duRerste und groRte
aus empfindlichem Material, aus ver-
goldetem Textil, gefertigt ist. Auch
die Form verandert sich: Besitzt die
innerste Figur, die fur die Kindheit
steht, noch eine klare achtformige
Gestalt, so ist die dufSere nur noch
von einer eiférmigen Kontur, hat sich
der Einzug in der Mitte verloren. Die
Untersuchung von Materialien und
Techniken ermoglichte es Morgane
Beyrend, die durch die Krankheit
veranderten Formen der Erinnerung
und Identitat in der Figur der russi-
schen Puppe, der Matrjoschka, aus-
zudrticken. Die Arbeit tiberzeugt in
der schlichten, materialbetonten
Asthetik, die als Mittel zu einer Aus-
einandersetzung mit einem aktuel-
len Thema gewahlt wird.
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MIXED MEDIA

MOBEL

,REVERSE SWIMMINGPOOL"; Objekt; Holz, Metall, Kunststoff; 140x180x270 cm; Foto: Kaka Lee

BAS RUIS

Niederlande
geb.1995

Bas.ruis@gmail.com
www.basruis.com

2013-2018
HKU (Hogeschool voor de

Kunsten) Utrecht, Niederlande:

Produktdesign

Die ausgestellten Arbeiten stammen
aus Bas Ruis’ Projekt ,,Idle” (Im Leer-
lauf), das sich mit den Aspekten

von Nutzlosigkeit und Absurditat
beschaftigt. Ausgangspunkt fir die
Arbeiten bilden bereits bestehende
Gegenstande (ready-made objects).
Bas Ruis verandert bzw. hebt deren
Funktion auf, sodass sie funktions-
los werden und in dieser Verfrem-
dung neue Inhalte aufnehmen kon-
nen. Er verwendet einfache und
allgemein lbliche Gegenstande aus
den Bereichen Kiiche, Haushalt und
Garten. Durch ihre Allgegenwertig-
keit werden sie im Alltag nahezu
unsichtbar. Bas Ruis’ Objekte lassen
sie wieder in den Vordergrund treten,
wobei seine Gegenstande nun durch
die spielerische Verfremdung SpaR

und Ironie ausstrahlen: Sei es der
Swimmingpool, dessen gekacheltes
Becken nach auen gedreht zu sein
scheint, so dass er nicht mehr be-
nutzbar ist, oder der Besen, dessen
Stiel in die Biirste eingefuigt ist, so
dass mit dem Holzboden, in dem
die Borsten befestigt sind, gefegt
werden musste. Die Objekte laden
den Betrachter ein, die Umgebung
wieder genau wahrzunehmen, den
Blick zu scharfen und Freude an den
Dingen zu entwickeln.

,CHAIR T-003“ Stuhl; Aluminium, Kerzentauchtechnik, Wachsausschmelzverfahren; 80x45x45 cm; Foto: Niccolas Erauw

NICOLAS ERAUW

Belgien
geb.1992

nicolas@nicolaserauw.be
www.hicolaserauw.be

2012 -2017
Royal School of Arts, Gent,
Belgien: Mobeldesign

Der Stuhl ,T-003“ basiert auf einem
friiheren Projekt von Nicolas Erauw,
,Cup®, in dem er sich mit dem Einfluss
hoher Temperaturen auf Einweg-
materialien wie Polystyrol beschaf-
tigte und in dessen Zusammenhang
er auf den verlorenen Schaumgiel3-
prozess stiel8. Davon ausgehend be-
schaftigte er sich weiterfiihrend mit
dem Wachsausschmelzverfahren.
Angeregt durch das Wachs entwi-
ckelte er eine Maschine ,TONK!*
mittels der er Formen basierend auf
der alten Technik des Kerzentauchens
oder -ziehens erstellen kann. Diese
Formen werden dann im Wachsaus-
schmelzverfahren in Metall ibertra-
gen. Durch den Rickgriff auf dieses
Verfahren ist jeder Gegenstand ein
Einzelstlick. Der Stuhl ,T-003“ ist

eines der ersten Ergebnisse dieser
Kombination zweier Techniken. Der
in Aluminium gegossene Stuhl pra-
sentiert das Ergebnis unterschiedli-
cher Fadenanordnungen in , TONK!“
und verschiedener Maschinenein-
stellungen. Der Stuhl verfiigt tiber
eine ganz eigene, ungewdhnliche
Asthetik, und seine unregelmaRigen,
z.T. kurvig geschwungenen Einzel-
streben verweisen auf seine Her-
kunft aus dem Wachsziehverfahren.
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MOBEL

Tagesliege  WINDSTARKE 5“ Holz, Leder, Matratze, gepolstert, Digital Aided Making; 30x80x180 cm; Foto: Lucas Breuer

FELIX POTTINGER

Deutschland
geb. 1988

felix@poettingerdesign.de
www.poettingerdesign.com

2009 -2012

Deutsche Meisterschule fir
Mode, Berufsfachschule fur
Kommunikationsdesign Miinchen,
Deutschland: Kommunikations-
design, Vorkurs

2012 -2015

Fachhochschule Salzburg,
Osterreich: Design und Produkt-
management

2016—-2018
Royal College of Art, London,
GrofRbritannien: Produktdesign

Das Tagesbett ,Windstarke 5“ ist
eine Zusammenarbeit zwischen Fe-
lix Péttinger und dem Polsterhand-
werker Johannes Mohr aus dem
Bregenzerwald (AT). Gemeinsam
beschaftigten sie sich mit traditio-
nellen handwerklichen Prozessen
und deren Innovationsméglich-
keiten. ,Windstarke 5“ bildet das
Ergebnis ihrer Experimente: Es ver-
bindet klassische Handwerkskunst
wie das manuelle Schwammfarben
des Leders und die Konstruktion
des Rahmens mit neuen Methoden
wie dem 5-Achs-CNC-Frasen von
Schaum, dem Kleben von Leder und
dem 3D-Druck von Komponenten
im Herstellungsprozess. Auf einer
geradwinkligen, zurtickhalten-

den Holzbasis mit eingezogenen

Stltzkufen liegt scheinbar schwe-
bend eine geometrische Struktur
mit einer Oberflache aus gefrasten
Wasserformen auf. Die sanften
Wellen verweisen nicht nur auf das
Meer oder Gewasser, sondern auch
auf die Landschaft des Bregenzer-
waldes. Die Blaufarbung des Leders

unterstreicht die Wasseranmutung.

Um die ,Wasseroberflache” zu
formen, wird ein Algorithmus pro-
grammiert. AnschlieBend wird das
Stlick per CNC-Frase und mit klassi-
schen Methoden aus dem Polster-
handwerk gefertigt. Das Tagesbett
fasziniert durch seine ungewdhnli-
che, zunachst etwas geheimnisvoll
anmutende Oberflache, und dient
der Entspannung.

MOBEL

Sideboard; Linoleum, Esche, Messing; 60x160x45 cm; Foto: Helmut Specht

MARTIN ROLLETSCHEK

Deutschland
geb. 1996

martin.rolletschek@web.de

2013 -2016
Mobelwerkstatte Markl, Dachau,
Deutschland: Schreiner-Lehre

2016 —-2018

Meisterschule fir Schreiner,
Miinchen, Deutschland:
Meisterabschluss

Martin Rolletscheks Sideboard ist
durch strenge Geometrie und Sym-
metrie bestimmt. Samtliche Elemen-
te beruhen auf der Grundform des
Rechtecks. Hieraus ergibt sich ein
auferst ruhiger, akkurater Charakter.
Da das Holzgestell mit sehr gerin-
gem Querschnitt dimensioniert ist,
scheint der obere Korpus zu schwe-
ben. Auffallig an dem Mébelstiick ist
vor allem die Gestaltung der Front:
Um eine filigrane Optik zu erzeugen,
ist die Vorderseite von zwei dlinnen
Holzlinien umrahmt. Die Griffmul-
de schlief3t sich mit ihrer ebenfalls
betonten diinnen Holzkante diesem
Gestaltungsansatz an. Griffmulde
und sichtbare Eckzapfenbander aus
briiniertem Messing setzten subtile
Akzente. Das mauvefarbene Linole-

um bildet zusammen mit der hel-
len Esche einen reizvollen, nicht zu
kraftigen Kontrast. Zusammen mit
dem briinierten Messing entsteht
ein stimmiges Farbkonzept, welches
auch im Inneren des Mdbels fortge-
flhrt wird. In reduzierter Formge-
bung, ungewohnlicher Farbgebung
und Materialwahl entsteht ein
elegantes, zuriickhaltendes, zeit-
gemales Mdbelstiick.
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Sofa- und Beistelltische aus der Serie ,AMBOINA'; Holz, Marmor, Messing, Rattan,
Marketeriearbeit; 33x70x100 cm, 45x60x60cm; Foto: Larissa Ambachtshee

SARAH ANNE ROOTERT

Niederlande
geb. 1994

sarahrootert@hotmail.com
www.saraaahannne.com

2014 -2018

Royal Academy of Art, Den Haag,
Niederlande: Innenarchitektur
und Mobeldesign, BA

Die Tischserie ,Amboina“ setzt sich
mit der Kultur der Stidmolukken in
Indonesien auseinander. Dies erfolgt
Uber ein Muster, dessen Motive ver-
schiedene Elemente aus den Berei-
chen Geographie, Semiotik, Gemein-
schaftsleben, Flora, Fauna, Geschich-
te und Politik aufgreifen. Diese wer-
den durch abstrahierte Zeichen dar-
gestellt, wobei ihre Bedeutung
durch Position und Grof3e innerhalb
des Ornaments angezeigt wird. Die
Motive erhalten eine zusatzliche
Ebene durch die Wahl des Materials:
Hier kommen neben Holzern auch
Messing, Marmor und geflochtene
Rattanpartien zum Einsatz. Das
dreiteilige Tischset, das durch die
Reduktion der Tragerelemente
bestimmt ist, orientiert sich in der

Art der Stilisierung und der Wahl der
Marketerie-Technik an Vorbildern
des Art Déco und ist inspiriert durch
die Vorliebe dieses Stils flir Luxus
und exotische Sujets.

MOBEL

Hocker und Bank aus der Serie ,TARTUFO*; Eiche, pflanzlich gegerbtes Leder; 40x35x35 cm, 40x70x35 cm; Foto: Heleen Sintobin

HELEEN SINTOBIN

Belgien/GroRbritannien
geb.1992

heleen.sintobin@gmail.com
www.heleensintobin.be

2013-2014

KU (Katholieke Universiteit)
Leuven und Gent, Campus Sint-
Lucas, Belgien: Innenarchitektur,
MA

2016 -2017
Central Saint Martins, London,
Grol3britannien: Mobeldesign

2017 -2019

Royal College of Art, London,
GrofRbritannien: Produktdesign,
MA

Heleen Sintobins elegante ,Tartuffo“-
Serie geht auf Erfahrungen zurlick,
die sie wahrend des Projekts ,,Craft
the Leather” zur Bewahrung von tra-
ditionellen Techniken pflanzlich ge-
gerbten Leders in Italien machte. Die
Ergebnisse wurden 2018 in Mailand
prasentiert, wo die Serie den ersten
Preis erhielt. Heleen Sintobins Arbeit
ist inspiriert durch moderne und
historische Verfahren der Mobelpro-
duktion sowie durch die Materialien
selbst. Bank und Hocker der Serie
JTartuffo” sind durch einen schlich-
ten Holzrahmen gegliedert, wobei
durch die oberen Leisten das Leder
als Sitzflache so eingesteckt und
befestigt ist, dass sich enggefligte,
hochgewdlbte Falten bilden, die

mit dem rechteckigen Rahmen kon-

trastieren. Im Mittelpunkt steht das
pflanzlich gegerbte Leder, das mit
einer Mischung aus Weilweinessig
und Stahl behandelt wurde —eine
Technik, die eigentlich zum Schwarz-
farben von Leder verwendet wird.
Heleen Sintobin experimentierte
mit diesem traditionellen Verfahren,
wobei sie eine Fille von Tonnuancen
bei den Zwischenfarben entwickelte.
Zudem reagiert das Leder mit dem
Eichenholz, das ebenfalls Tannin
enthalt, so dass die Farbigkeit ihre
Fortsetzung findet. Heleen Sintobins
Anliegen ist es, Tradition und zeitge-
nossisches Design zu verbinden.
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MOBEL

,CHURCH CHAIR" und ,,CHURCH BENCH®*; Barhocker und Bank; Eiche, Textil; 100x50x44 cm, 43x144x40 cm; Foto: Florian Van De Voorde

FLORIAN VAN DE VOORDE

Belgien
geb. 1995

vandevoordeflorian@gmail.com
www.bit.ly/florianvandevoorde

2013 -2016
KU (Katholieke Universiteit)
Leuven, Belgien: Architektur

2016 -2018
LUCA School of Arts, Gent,
Belgien: Interior Design

2018 -2019

Thomas More hogeschool,
Mechelen, Belgien: Mdbeldesign,
Postgraduiertenstudium

Florian Van De Voordes Interesse
galt der Um- und Neunutzung von
Kircheninnenraumen und der Ent-
fernung von Kirchenmobiliar. Diese
Ideen greift er in seinem Projekt der
Wiederverwendung von Kirchen-
sitzbanken furr zeitgemaRe profane
Bedurfnisse auf. Ergebnis sind zwei
Mobelstiicke: ein Barhocker und
eine Sitzbank. Hierbei arbeitete er
mit dem belgischen Familienunter-
nehmen De Zetel zusammen, das
heute noch Holzmdbel herstellt
und von dem einstmals auch die
Kirchenmobel stammten. Florian
Van De Voordes Anliegen war es,
das religiose Erbe und das Erbe der
Firma De Zetel, einem der altesten
Holzméobelhersteller Belgiens, zu
bewahren und zugleich die qua-

litatsvolle Schreinerei weiter zu
nutzen. Es ging ihm darum, die Idee
der Wiederverwendung bestehender
Gegenstande und des Upcyclings
aufzugreifen und damit zu verhin-
dern, dass diese Mobelstlicke zer-
stort und weggeworfen werden.
Florian Van De Voorte reagiert zu-
riickhaltend und besonnen auf die
bestehenden Mobelstiicke. Er geht
respektvoll mit ihnen um und veran-
dert sie auf dezente und achtsame
Weise.

MOBEL

Falt-Sattel ,SAFALTO"; Schaukelhocker; Flugzeugsperrholz, Leder, Riemenleder, mit der Polsterndhmaschine vernaht; 25x65x30 cm, 40x110x46 cm

Foto: Maria van Viigt

MARIA VAN VUGT

Deutschland
geb.1991

maria.v.vuegt@t-online.de

2009 -2012

Raumgestaltung Labermeyer,
Landshut, Deutschland: Ausbildung
zur Raumausstatterin

2013 -2016

Tatigkeit als Raumausstatterin
in London, GroRbritannien und
Perth, Australien

2016 -2018
Tatigkeit als Raumausstatterin
im Raum Miinchen, Deutschland

2017 -2018

Akademie fiir Gestaltung und
Design, Miinchen, Deutschland:
Gestalter im Handwerk /
Raumausstatterin

Maria van Vigts Falt-Sattel ,Safalto”
beruht auf der Inspiration durch die
japanische Faltkunst Origami und die
Techniken des Sattler- und Raumaus-
statter-Handwerks. So verweist die
Form des Sitzmobels und die Ver-
wendung von Leder fiir die Sitzflache
auf einen Sattel, geht aber die klare
Linienfuihrung und die Leichtigkeit
auf das Origami zuriick. Maria van
Vgt faszinierte bei den Papierfal-
tungen besonders, wie eine zweidi-
mensionale Flache in einen drei-
dimensionalen Korper verwandelt
wird, sowie der Einsatz gekriimmter
Falten. Sie entwickelte eine Form

mit zwei gekrimmten Falten, die
sich Uberschneiden und den Kreis
als AuBenform bilden. Wesentlicher
Aspekt des Entwurfes war, dass der

Klapphocker sowohl aus- als auch zu-
sammengeklappt ein ansprechendes
Erscheinungsbild besitzt. Die Vorteile
des Hockers liegen in seiner Flexibili-
tat, der platzsparenden Konstruktion,
der einfachen Lagerung und Stape-
lung, dem einfachen Zusammenbau-
en. Maria van Vgt experimentierte
ausgehend von einem Papiermodell
mit verschiedenen Materialien und
Herstellungsverfahren. lhre Wahl fiel
auf Holz, genauer die flexiblen und
diinnen Platten von Flugzeugsperr-
holz, die bei einer gekriimmten Fla-
che zu einem sehr stabilen Bauele-
ment werden, sowie anilingefarbtes
Leder. Der Schaukelhocker soll den
Gleichgewichtssinn und die Motorik
trainieren, Freude und Entspannung
vermitteln.

73



74

MOBEL

,SCHELM®; Stuhl; Buche, Holzbearbeitung; 86x56x45 cm; Foto: Gabriel Braun

BERNADETTE WUCHNER
Deutschland
geb. 1986

b.wuechner@gmx.de

2010-2017
Fachhochschule Potsdam,
Deutschland: Produktdesign,
BA und MA

Der Stuhl ,Schelm” orientiert sich
an landlichen, soliden Schemeln. Er
stellt sich in diese Tradition ein und
bietet eine moderne, funktionale
und praktische Neuinterpretation.
Die einzelnen Elemente mit einfa-
chen Steckverbindungen erlauben
ein unkompliziertes Zerlegen. Der
dreibeinige Stuhl mit schrag ge-
stellten Vorderbeinen, rechteckiger
Sitz- und Riickenplatte und einem
durchgehenden Hinterbein, das die

Riickenplatte tragt, verbindet nach-

vollziehbares, reduziertes, strenges

Design, klare Linienflihrung und tra-

ditionelles Handwerk. Das Massiv-
holzmdbel aus gedlter Buche ent-
stand flr das erste ,Brandenburger

Zimmer“—ein Fremdenzimmer auf
Gut Boltenhof. Das alte Rittergut im

Norden Brandenburgs, stid-6stlich
von Fiirstenberg/Have gelegen, wird
als Gutshof und Landhotel genutzt.
Bei allen Mobel fiir das ,,Branden-
burger Zimmer“ handelt es sich

um moderne Neuinterpretationen
klassischer Mobelformen mit dem
Ziel, junge Gestalter zu férdern

und traditionelle Produkte durch
Neuinterpretation und Anpassung
an die Gegenwart zu bewahren.

PAPIER

das Café

Doppelseite ,LE CAFE — DAS CAFE“ aus dem Buch ,,FAUX-SEMBLANTS® (S. 20); Papier 180g, farbiger Druck nach Gouache; 31x45x1,7 cm

Foto: Malena Arrighi

MALENA ARRIGHI

Frankreich/Deutschland
geb. 1993

malenaarrighi@yahoo.fr
www.alimargarine.tumblr.com

2012 -2018

Haute Ecole des Arts du Rhin,
Stralburg, Frankreich:
Kommunikation — Visuelle Didaktik

Bei ,,Faux-semblants / Scheinbar-
keiten“ handelt es sich um ein
56-seitiges, handgebundenes und
-gefertigtes Bilderbuch, das zwanzig
deutsch-franzésische Wortpaare
gegenlberstellt. Es geht dabei um
solche Worte, die zwar aus zwei
verschiedenen Sprachen stammen,
aber von identischer oder ahnlicher
Form bzw. vergleichbarem Klang
sind und dennoch unterschiedliche
Bedeutung besitzen. Die Wortpaare
sind in dem Buch durch Assoziati-
onen verbunden, aufgrund zufal-
liger, thematischer oder visueller
Entsprechungen zusammengestellt.
Die Anordnung auf der Doppelseite
stellt die beiden Bilder einander
gegenlber bzw. verbindet sie: So
sind die Barbe, ein Fisch, und ein

mannliches Profil mit ,,la barbe“
(der Bart) einander zugewendet;

bei ,le café” (der Kaffee) und ,das
Café“ steht eine Tasse Kaffee auf
einem Tisch in einem Café. Hier ist
die Doppelseite als Einheit gebildet,
sind beide Worte somit ineinan-
dergefiigt. Es geht Malena Arrighi
jeweils darum, Verbindungen
zwischen den beiden identischen
oder dhnlichen Wortern zu finden
und mit der scheinbaren Ahnlichkeit
zu spielen, wobei aber zugleich ihre
unterschiedliche Bedeutung gezeigt
wird —das Bild erklart das Wort. Der
Stil der Gouachen ist klar gehalten,
auf Farbflachen und Binnenlinien
konzentriert, so dass dem Sprach-
spiel volle Aufmerksamkeit zukom-
men kann.
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PAPIER

LESTRATU"; Objekt; Papier; 12x6x2,5 cm; Foto: Marie Chevanse

MARINE CHEVANSE

Frankreich
geb.1993

m.chevanse@hotmail.fr

2009 -2011

Lycée Sainte Jeanne d’Arc,
Palaiseau, Frankreich:
Angewandte Kunst

2011-2013
Lycée Léonard de Vinci, Antibes,
Frankreich: Keramik

2013-2015

Ecole Nationale Supérieure d’Art
(ENSA), Limoges, Frankreich:
Produktdesign

2015-2018

Haute Ecole des Arts du Rhin
(HEAR), StralRburg, Frankreich:
Schmuck

In Marine Chevanses Arbeiten aus
feinen, veranderbaren und in sich
beweglichen Papierlagen geht es
um das Thema der Bewegung,
darum, wie ein Gefiihl, eine nicht
festzuhaltende Dynamik, Ubertra-
gen werden kann. Es liegt ihr an
dem einen fesselnden Moment,
und sie fragt sich, was von diesem
bestimmten Moment bleibt, in dem
der Mensch sich wirklich lebendig
flihlt. Weitere Inspirationen bilden
das baskische Festival, Karnevalstra-
ditionen und Eishockey. Ihr Interesse
gilt den rituellen oder mystischen
Eigenschaften, die den Objekten
wahrend dieser Ereignisse verliehen
werden. Sie ist fasziniert durch Kor-
per in Bewegung, unsichtbare Ener-
gien, Lebenskrafte und Raume, die

Gleichgesinnte zusammenbringen.
Das Erstaunen und die Ehrfurcht,
die von diesen Ereignissen oder
Riten ausgehen, bilden fiir Marine
Chevanse die poetischen Triebkrafte
ihrer Arbeit. Es geht um scheinbare
Belanglosigkeiten wie die Schénheit
und Anmutung einer Geste, einen
bestimmten Klang.

Brosche; Zement, Paraffin, Metallringe, verschmolzen; 6,7x4,7x1,7 cm; Foto: Florentina Girasole

VALENTINA ALFARO

Argentinien
geb. 1995

valenalfaro28@gmail.com

2014 -2018

School of Architecture, Design
and Urbanism, Buenos Aires
University, Argentinien:
Schmuckgestaltung

FLORENTINA GIRASOLE

Argentinien
geb.1994

flori_girasole@hotmail.com

Valentina Alfaro und Florentina
Girasole arbeiten als Team und
entwickeln Schmuckstiicke aus
Paraffin und Zement, in die auch
Plastik- oder Metallringe eingefiigt
sein kdnnen. Die Arbeiten werden
in Formen hergestellt, so dass die
Verschmelzung von Materialien
moglich ist. Die Stiicke werden mit
flissigem Paraffin bedeckt, bis zu
dem den Punkt, an dem sich beide

Materialien verfestigen und sich ein
starres, zusammengefiigtes Objekt

ergibt. Die Arbeiten laden zum
Entdecken ein, sowohl auf der Vor-

der- als auch der Riickseite. Sie sind

charakterisiert durch eine leucht-
ende Farbigkeit, die mit dem Grau

SCHMUCK

Oberflachen, die wolkige Strukturen
besitzen und in ihrer Tiefe etwas
Geheimnisvolles, sich nur vage An-
deutendes zu bewahren scheinen.
Geschickt werden die Metallteile,
die Ringe, in die Broschierung auf
der Riickseite eingebunden, sodass
sich eine Kontinuitat von Vorder-
und Riickseite ergibt.

des Zements kontrastiert, durch in-
teressante und abwechslungsreiche
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,TWO PADDLES"; Halsschmuck; Paddel, Holz, Messing, gesagt, geformt; 107x38x5 cm; Foto: Jessica Andersen

JESSICA ANDERSEN

USA
geb. 1986

jessicaandersen@gmail.com
www.jessicanandersen.com

2004 - 2009
University of lowa, lowa City,
lowa, USA: Schmuck und Gerat

2011-2014

San Diego State University,
California, USA: Schmuck und
Gerat
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Jessica Andersens Arbeiten beruhen
auf bestehenden Dingen, auf Fund-
stlicken, die von Paddeln, zu Ruhr-
besen oder Suppenkellen reichen
konnen. Sie erforscht die formalen
Qualitaten dieser vorgefundenen
Objekte, lasst sich durch die Struk-
tur, die Farbigkeit, die Abnutzungen
und die Patina ihrer Oberflachen
inspirieren. Jessica Andersens Inte-
resse gilt den materiellen Dingen,
ihren Funktionen, ihrer Semiotik,
ihrem symbolischen und kommer-
ziellen Wert im Hinblick auf ihr je-
weiliges kulturelles Verstandnis. In
ihren Arbeiten zeigt sie die formalen
Qualitaten und den asthetischen
Reiz von weggeworfenen Gegen-
standen, die sie durch Montierun-
gen, Verbindungen, Aufhdngungen

und Verschlisse in Schmuckstiicke
transformiert. Das Ergebnis sind Ar-
beiten von ungewohnlicher Schon-
heit, in denen sich formale Reduk-
tion und farbliche Nuanciertheit
verbinden. Dartiberhinaus ist Jessica
Andersen an dem Zusammenspiel
zwischen dem neu entstandenen
Objekt und dem Trager interessiert,
zwischen Zuschauer und kultureller
Pradisposition.

SCHMUCK

Brosche aus der Serie ,HAIR OF THE WOOD*; Zypressenholz, Silber, Edelstahl, gehammert; 6x4,5x1,5 cm; Foto: Manami Aoki

MANAMI AOKI

Japan
geb. 1995

mnmi.aoki@gmail.com

www.manami-aoki.wixsite.com/manami-aoki

2013 —-2017
Hiko Mizuno College of Jewelry,
Tokio, Japan: Schmuck

Einer Person die Haare zu kimmen,
gilt in Japan als Ausdruck von Zart-
lichkeit. Diese Auffassung greifen
die Frisurenbroschen von Manami
Aoki auf. Sie verwendet dafiir Holz,
ein hartes Material, das eigentlich
scheinbar im Gegensatz zu den wei-
chen Haaren steht. Der haarartige
Eindruck entsteht durch Himmern
und Losen der Holzfasern: Aus den
rechteckigen Holzplatten wachsen
feine Blischel unterschiedlicher
Form heraus, die als Randbuschel,
pferdeschwanzartige oder runde
Arrangements gestaltet sein kon-
nen. Manami Aoki entwickelte das
Verfahren durch Experimente. Die
durcheinander stehenden Holzfa-
sern ordnet sie wie beim Kimmen
von Haaren mit groBer Zuneigung

zu ihren Arbeiten zu sorgfaltigen
Arrangements, wobei sie auch mit
sicherer Hand die Proportionen
festlegt. Die Broschen erstaunen
und faszinieren durch die auRer-
ordentlich feinen Buscheln, deren
Material dem Betrachter zunachst
Ratsel aufgibt.
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LWVENUS — SCHMUCK ALS SYMBOL"; Halsschmuck mit einem gerahmten Foto (Blattsilber); Stahl,
24-Karat Blattgold, geschweift, gelotet, geschwarzt; 27,5x26,5x0,5cm; Foto: Ildiké Danfalvi

ILDIKO DANFALVI

Ungarn/Deutschland
geb. 1989

ildikodanfalvi@gmail.com
www.behance.net/ildikodanfalvi

2008 — 2010

Budapester Zeichenschule,

Ungarn: Schmuckdesign;
Corvin-Zeichenschule, Budapest,
Ungarn: Zeichnen, Skulptur, Malerei

2013 -2015

Hochschule Pforzheim, Fakultat
fir Gestaltung, Deutschland:
Schmuck und Objekte der
Alltagskultur

2014

Internationale Sommerakademie
fir bildende Kunst, Salzburg,
Osterreich: Autoren-Schmuck-Kurs
bei Lucy Sarneel, Stipendium von
Dr. Heidi Bollmann

2015-2019

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

Ildiké Danfalvi erachtet Schmuck so-
wohl als schmiickend, als auch ausge-
stattet mit unterschiedlicher Bedeu-
tung und Schutzfunktion. Ihr Anliegen
ist es, dass durch die Oberflachenbe-
handlung — die Handschrift des Kiinst-
lers —und die symbolischen Formen,
die Inhalte und Materialien ein Anreiz
erfolgt, den Schmuck anzufassen

und zu fuhlen. Dieses vermittle ein
Gefuhl flr Sicherheit und Schonheit.
Sie konzipiert ihren Schmuck fiir die
Aufbewahrung in einer ihm spezifisch

zugeordneten Schachtel, die als Teil
des alltaglichen Umfelds gedacht ist.
Diese Behdltnisse schiitzen und er-
ganzen den Schmuck, erzahlen eine
Geschichte. Ildiké Danfalvis Serie
,Mars“ umfasst verschiedene Fische,
wobei der Fisch als geheimnisvolles
Wesen aus der Tiefe des Wasser ge-
deutet und mit Fiille, Wendigkeit
und Schwerelosigkeit verbunden
werde. Der Fisch fungiere als Zeichen
fur Fruchtbarkeit, Sexualitat und
Mannlichkeit und werde als Gluicks-
bringer aufgefasst. Der Halsschmuck
Venus“ wiederum besteht aus 31
Teilen. Sie sind kreisformig angeord-
net, wobei der Kreis die Unendlich-
keit und damit die Zeit symbolisiere.
Die Zeit ordnet Ildiké Danfalvi in der
zyklischen Abfolge der Frau zu.

Brosche; Jesmonite, Stahl, handgegossen, gefarbt; 6,2x9x1 cm; Foto: Sophie Daw

SOPHIE DAW

GroBbritannien
geb. 1993

sophie.daw@hotmail.com

2010-2012

Glasgow Metropolitan College,
Schottland, GroRbritannien:
Fotografie

2012-2015

Glasgow Kelvin College,
Schottland, GroRbritannien:
Schmuck

2015-2018

The Glasgow School of Art,
Schottland, GroRbritannien:
Schmuck

Die Broschen Sophie Daws faszinie-
ren durch ihre leuchtende Farbig-
keit, die Farbkombinationen, die
Verbindung von Flachen mitein-
ander und das Gegeneinander von
glatten und rauen, unregelmaRigen
Partien. Hieraus ergeben sich reiz-
volle Wirkungen und interessante
Proportionen. Sophie Daws Arbeiten
sind durch die Stadt Glasgow, in der
sie seit 25 Jahren lebt, inspiriert.

Sie beschreibt Glasgow als einen
Flickenteppich aus Texturen und
Farben. In Fotos versucht sie diese
Beobachtungen und die spezifische
Asthetik der Stadt, ihre darauf ba-
sierenden Erfahrungen einzufangen
und festzuhalten. Dabei konzent-
riert sie sich auf Farbe, Oberflache
und Komposition. Auf Grundlage

SCHMUCK

dieser Fotos konzipiert sie Broschen,
wobei sie als Materialien Jesmonite
und Gips wahlt. Ihr Ziel ist es, Arbei-
ten zu schaffen, die kraftvoll sind,
die unter haptischen und visuellen
Aspekten ansprechen. Aufgrund der
Leichtigkeit des Materials werden
sie zu tragbaren Skulpturen, die sich
an ihrem Trager in der ganzen Stadt
bewegen kénnen und die industri-
elle, farbenfrohe und lebendige As-
thetik, von der sie inspiriert wurden,
aufgreifen und unterstreichen.
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,DAISY PLANE®; Halsschmuck; Kupfer, emailliert, Kordel; 50x19,7x2,9 cm

Foto: Aaron Decker

AARON DECKER

USA
geb. 1989

paarondecker@gmail.com
www.aa2l4.com

2010-2012
Maine College of Art, Portland,
Maine, USA: Metall und Schmuck

2012

PIN (Association of Portuguese
Jewelers), Lissabon, Portugal:
Schmuck

Estonian Academy of Fine Art,
Tallinn, Estland: Artist in Residence
(Bereich Schmuck)

2013 -2015

Cranbrook Academy of Art,
Bloomfield Hills, Michigan,
USA: Metall und Schmuck

Die bunten, emaillierten Schmuck-
stiicke von Aaron Decker bestehen
aus verschiedenen Elementen, die
durch Metallbander und Schrau-
ben zusammengehalten werden.
Einzelne Formen erinnern an Panzer
und Flugzeuge. Diese militarischen
Assoziationen kontrastieren mit

der leuchtenden Farbigkeit und den
frohlichen, unregelmaRig aufgetra-
genen Streifen, die eher an Kinder-
spielzeug erinnern. Auch Perlen und
Eindellungen verweisen auf die Welt
der Kinder. Aaron Decker erklart die-
se Schmuckstiicke durch eine Kind-
heit auf verschiedenen Militarstitz-
punkten. Hieraus wird das formale
Repertoire der Arbeiten, nicht nur
die Einzelelemente, sondern auch
die Ahnlichkeit zu Orden und Abzei-

chen gezogen. Die Verwendung von
Emaille geht ebenfalls auf diesen
Bereich zurlick. So vermischen sich
sehr unterschiedliche Motive einer
spezifischen Kindheit: Spielzeug,
Kinderzeichnungen, gestreifte Jun-
genhemden und militarische An-
stecknadeln des Vaters. Aaron
Decker sieht seine Arbeiten durch
Hasslieben bestimmt — diejenige
zum Emaillieren, die zum Militar
und der damit assoziierten Welt der
Mannlichkeit. Flir ihn verweisen

die Schmuckstiicke auf den Wunsch
dazuzugehoren und auf das Streben
nach Aufmerksamkeit.

SCHMUCK

,PARROT DEVOTEES“; Schulterbroschen; Federn von Truthahn, Gans, Perlhuhn und Wachtel, Feder-Marketerie, Silber, Stahldraht,
Reispapiermaschee, gegossen; je 8x5x4 cm; Foto: Marion Delarue

MARION DELARUE

Frankreich
geb. 1986

info@mariondelarue.com
www.mariondelarue.com

2006 -2011

Ecole Supérieure des Arts
Décoratifs (ESAD), Stralburg,
Frankreich: Schmuckgestaltung

2011 -2012
Estonian Academy of Arts,
Tallinn, Estland: Keramik

Marion Delarues Federbroschen be-
stechen durch ihre Farbigkeit und er-
staunen durch das verwendete Ma-
terial. Sie setzt sich in ihren Arbeiten
mit den Aspekten von Nachahmung,
Kunstfertigkeit und Duplizitat ausei-
nander, fiir die sie den Papagei als
Sinnbild wahlt. Zur Nachahmung
aulerte Jean Cocteau, dass jeder
Mensch einen Papagei auf der Schul-
ter trage — dieses wird in der Form
der Schulterbrosche aufgegriffen.
Marion Delarue ,verkleidet” in ihren
Broschen europadisches Gefliigel in
einen Papagei, verwandelt es in einen
exotischen, vom Menschen geschatz-
ten Vogel, sodass sie sich auch an
jenem speziellen Status erfreuen
konnen, der dem Papagei zugestan-
den wird. Als Mittel bedient sie sich

der traditionellen Technik der chine-
sischen Feder-Marketerie, mit der sie
sich wahrend ihres Aufenthaltes im
JInside Out Art Museum® in Peking,
China, beschaftigte. Hierbei werden
ungefarbte natlrliche Federn einzeln
auf einer Unterlage mit Hilfe einer
kleinen Biirste und Klebstoffs aus
tierischen und pflanzlichen Bestand-
teilen befestigt.
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Brosche aus der Serie ,WOMEN‘S CONVERSATION BEHIND THE COURT'S FAVORITE"; Silber, Kaltemaille, Kunstharz, Stoff- und Laminatdruck; 6x8x1 cm

Foto: Fatemeh Dolatabadi

FATEMEH DOLATABADI

Iran
geb. 1986

fatemehdolatabadil986@gmail.com

2003 -2010

College of Technical Girls,
Qazvin-Provinz, Iran, und Roozbeh
Institute of Higher Education,
Zanjan Provinz, Iran: Grafikdesign

2011-2012

Berufsfachschule Fakhraria,
Teheran, Iran: Kunsthandwerk mit
Schwerpunkt Schmuckgestaltung

2013 -2017

Iran Chamber of Commerce,
Teheran, Iran; Alborz University
of Science and Technology,
Alborz-Provinz, Iran; Kharazmi
University, Alborz-Provinz,

Iran: Schmuck-Workshops

Die Arbeiten aus der Serie ,Women'’s
conversation behind the court’s
favorite” (dt.: Gesprache der Frauen,
hinter dem Riicken der kéniglichen
Favoritin) der iranischen Kiinstlerin
Fatemeh Dolatabadi beschaftigen
sich mit der Kultur am Hof der ira-
nischen Herrscher der Kadscharen-
oder Qadscharen-Dynastie, beson-
ders mit den Frauen des Konigs und
der Stellung seiner Favoritin sowie
den moglichen Griinden fir diese
Wabhl. Fatemeh Dolatabadi zeigt in
ihrer Brosche alle Frauen von glei-
cher Schonheit, nimmt gerade keine
Auszeichnung zur Favoritin, zur ,so-
goli®, vor. Die Frauenkopfe stilisiert
sie im Stil der Pop Art und hinter-
legt sie mit jeweils verschiedenen
Farben. Die Brosche erhalt einen

Gegenpart in einer ordensartigen
Brosche, die auf den Kénig bezogen
ist und mit ,sogoli“ bezeichnet

ist. Beide Broschen verweisen auf
die Rolle des Patriarchats und die
daraus folgende Diskriminierung
von Frauen in Vergangenheit und
Gegenwart. Sie greift die aktuelle
Diskussion tiber die Rolle der Frau
in unterschiedlichen Kulturen auf
und hinterfragt die Tragfahigkeit
und Berechtigung der Griinde fiir
ihre gegeniiber den Mannern und
von diesen bestimmte abweichende
Behandlung.

,CONTROL"; Anhanger; Kara (neuseeldndischer Basalt), Steinschneiden; 13x4x0,5cm; Foto: Jack Gollop

JACK GOLLOP

Neuseeland
geb.1992

jackgollop@gmail.com

2012 -2016

Whitireia, Porirua, Neuseeland:

Schmuck

Jack Gollop konzentriert sich bei
seinen Anhangern auf das Material
und arbeitet Formen und Merkmale
entsprechend heraus. Diese werden
dem Material nicht aufgedrangt,
sondern er sieht sie in ihm einge-
schlossen und ihm innewohnend.
Er erachtet seine Arbeiten als eine
eigentlich unmégliche Balance zwi-
schen Uberlegter Tatigkeit und ge-
dankenloser Impulsivitat, zwischen
ihm selbst und dem Material. Seine
Herangehensweise vergleicht er mit
derjenigen eines Archaologen, der
seine Funde langsam und sorgfaltig
enthillt. Die Formen der Anhanger
lassen diesen durch Herantasten
und Aufspliren bestimmten Weg er-
kennen: Raue, unregelmaRige Ober-
flachen, abgebrochen wirkende

Kantenbereiche wechseln mit recht-
eckigen, glatten, polierten Partien.
So prasentieren sich die Steine in
ihrem ganzen Wirkungsspektrum.
Sie werden von runden Lochern
durchstoRen, durch die eine Schnur
gezogen werden kann.
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,HANG/DANGLE"; Installation aus 35 Wandobjekten/Halsschmuck; Acryl, Holz, Cibatool, Polyester,

\

Linoleum, gesagt, gefrast; je 11x5x1 cm; Foto: Emil Gustafsson

EMIL GUSTAFSSON

Schweden/Norwegen
geb. 1987

emil@ekgform.se
www.ekgform.se

2010-2013
Oslo National Academy of the Arts,
Norwegen: Visual Arts, BA

2013-2015

Oslo National Academy of the Arts;
Norwegen: Fine Arts, Media and
Material based Arts, MA
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Das Projekt ,Hang/Dangle” besteht
aus einer Serie von 35 Stlicken. Es
soll hiermit eine gelassene, humor-
volle Auseinandersetzung mit den
Merkmalen eines niitzlichen und
eines dekorativen Gegenstands er-
folgen und damit, was passiert,
wenn die Rollen vertauscht werden.
Die Arbeiten sind als Halsschmuck
konzipiert und bestehen aus Platten
mit schlissellochartiger Offnung,
an denen sie aufgehangt werden
kénnen. Die Authangung erfolgt so-
mit kopfliber, sodass der Anhanger
oben und die Schnur, mit der er um

den Hals getragen wird, herabhangt.

Die Formen der Anhdnger sind als
einfache, klare, schlanke Rechtecke
konzipiert, sodass eine Konzentrati-
on auf die Unterschiede der Ober-

flachen erfolgt. Durch diese Formre-
duktion soll eine Bewertung und ein
Vergleich ganz auf geschmacklicher
Ebene erfolgen anstatt auf Basis
von inhaltlichen oder kiinstlerischen
Erwagungen. Mit dieser visuellen
Strenge und den unterschiedlichen
Herangehensweisen in der Beschaf-
tigung mit den Objekten mochte
Emil Gustafsson auf die flieRenden
Uberginge zwischen den Bereichen
von Schmuck, Objekt, Wanddekora-
tion und angewandter Kunst hin-
weisen.

Brosche aus der Serie ,SCRAMBLE"; PVC (Polyvinylchlorid), Silber, Edelstahl; 9,8x4,2x2,9 cm; Foto: Hiroumi Yamamoto

HIYU HAMASAKI

Japan
geb. 1996

wwwhiyouwww@gmail.com
www.wwwhiyouwww.wixsite.com/hiyu

2013 -2017 Hiyu Hamasakis Broschen von bun-

Hiko Mizuno College of Jewelry, ter, intensiver Farbigkeit scheinen

Tokio, Japan: Schmuck wie mit kleinen porésen, fein plissier-
ten Riischen besetzt. Es scheint sich
um geheimnisvolle Meereswesen, um
seltene Korallen mit neonfarbener
Leuchtkraft zu handeln. Gearbeitet
sind die Broschen aus PVC (Polyvinyl-
chlorid), das durch Reibungswarme
zerstort und abgekratzt wird, sodass
ein neuartiges Material entsteht.
Dieses Material erlaubt Hiyu Hama-
saki einen Reichtum ungewohnlicher
Farben. Die Farben verweisen auch
auf den japanischen Alltag in Tokio,
der Heimat von Hiyu Hamasaki: auf
Neonlicht in Tokio, mehrfarbige Wer-
betafeln, Miillberge. Fiir ihn verkor-
pert all dieses die Energie der in der
Grolstadt lebenden Menschen.

SCHMUCK
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Brosche aus der Serie ,LIGHT AND SHADOW*; Epoxidharz, Abfall, gegossen, geschliffen; 12x8x6,5 cm

Foto: Sona Kopecka

SONA KOPECKA

Tschechische Republik
geb. 1998

sonakopeckaspf@seznam.cz

Seit 2017
University of West Bohemia,

Pilsen, Tschechische Republik:

Schmuck und Gerat
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Die Broschen aus der Serie ,Licht
und Schatten” wurden durch Josef
Capeks Buch ,Stin kapradiny“ (Der
Schatten des Farns) inspiriert, eine
Geschichte der Herzlosigkeit, die
von zwei jungen Wilderern erzahlt,
die einen Jager toten und auf ihrer
Flucht weitere Gewalttaten vollbrin-
gen, bevor sie schlieflich erschossen
werden. Sona Kopecka reagiert auf
diese Geschichte des seelisch-mo-
ralischen Verfalls mit Arbeiten, in
denen sie Abfall und Verfaultes wie
Tee, Apfel, Kase, Grapefruitscha-

len, Geback und verrottetes Holz
verwendet und mit Epoxidharz
kombiniert. Durch den Faulnispro-
zess wurden die Gegenstande sehr
fragil, so dass sie im Epoxidharz
konserviert werden mussten. Die

Faulnis befindet sich nun im Inneren
der Brosche ahnlich wie in der Seele
der Wilderer. Bei einigen Broschen
wurden farbige Pigmente hinzuge-
fligt. lhre Form erhielten sie durch
mehrfaches Schleifen. Die Broschen
erscheinen als fragile Objekte mit
rischenartigen Ausstilpungen und
reizvoller subtiler Farbigkeit, bei de-
nen zundchst nichts auf ihren Kern
hindeutet.

SCHMUCK

LUNTITLED 2017.06“; Brosche; Messig, vergoldet, Edelstahl; 2,5x8x2 cm; Foto: Meigi Luo

MEIQI LUO

China/GroRbritannien
geb. 1995

meiqgiluo@outlook.com

2012 -2014
China University of Geosciences,
Wuhan, China: Schmuck

2014 -2016

School of Jewellery, Birmingham
City University, GroRbritannien:
Studiengang ,Jewellery Design
& Related Products”

2017 -2019

Rhode Island School of Design,
Providence, Rhode Island, USA:
Schmuck und Gerat

Meiqi Luos Broschen und Ringe
aus vergoldetem oder versilbertem
Messing werden durch die klare,
geometrische Formensprache be-
stimmt. Zylinder sind eingefiigt in
Bogenspangen und feine Streben
und lassen die Schmuckstticke wie
kleine Architekturen wirken. Sie
basieren auf Meiqi Luos Interesse
flir Bewegung. Bewegung entsteht
durch das Aufnehmen und Tragen
des Objekts, durch die Reaktion,
die es bei den Betrachtern auslost.
Die Idee, den Betrachter zum Um-
gang mit dem Schmuckstiick anzu-
regen, ging auf die Erfahrungen in
Galerien und Ausstellungen zurlick,
die Schmuck als Kunstwerk pra-
sentieren, wobei der Gebrauch, das
Tragen oftmals nicht thematisiert

wird. Meiqi Luo dagegen vertritt die
Auffassung, dass gerade die Tragbar-
keit von Schmuck von herausragen-
der Bedeutung ist. Sie ist fasziniert,
wie sich der Schmuck bei der Bewe-
gung des Tragers verhalt, auf diese
reagiert.
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,COLLAGE 12 Brosche; Kupfer, Stahl, Sterlingsilber, Emaille, 18K-Gold; 9x5x1,5 cm; Foto: Hannah Oatman

HANNAH OATMAN

USA
geb. 1991

hannahoatman@gmail.com
www.hannahoatman.com

2013 -2015
Pratt Institute, Brooklyn, New York,
USA: Schmuck

2015-2017

State University of New York at
New Paltz, New York, USA:
Schmuck / Metall

2017 -2018

Houston Center for Contemporary
Craft, Texas, USA: Artist-in-residence
(Bereich Metall)

Seit 2018
Rhode Island School of Design,
Providence, Rhode Island, USA:
Schmuck

Hannah Oatman transferiert ihre
Papiercollagen in tragbare Schmuck-
stlicke. Durch Reduktion und
Abstraktion arbeitet sie kraftvolle
Formen und Farben heraus. Sie
erprobt in ihren Collagen minimale
Veranderungen von Anordnung,
Farbsattigung und GroRRe. Hieraus
ergeben sich immer neue Geflige
und Arbeiten, die zugleich spontan
und uberlegt sind. Hannah Oatman
beginnt mit einer Papiercollage,
die zunachst einen zweidimensi-
onalen Eindruck von Oberflache
und Anordnung gibt, und die dann
in eine dynamische Ansammlung
von sich Uberlappenden Elementen
verwandelt wird. Diese sind durch
kleine Nagel miteinander und mit
dem Traggeruist verbunden, wobei

die seitlichen Flachen als Rand
herumgezogen sind und eine dreidi-
mensionale Form erhalten. Bei dem
Prozess der Verwandlung vom Zwei-
ins Dreidimensionale wird der Raum
zwischen den einzelnen Schichten
durch tUberraschende Momente wie
eine abgerundete Kante, eine hohle
Form, die unerwartete Kontinuitat
zwischen Vorder- und Riickseite ak-
tiviert. Durch die schwarzen Kanten
wiederum werden die einzelnen
Flachen und die Raumlichkeit der
Schmuckstiicke, der zwischen den
Flachen befindliche Raum betont. In
diesen Arbeiten ist es Hannah Oat-
mans Anliegen, Farbe als Volumen
zu zeigen, Farbe, die an die Form,
weniger an die Flache gebunden
erscheint.

SCHMUCK

WVIVAS“; Broschen; Papier, cartoneria (mexikanischer Papiermaschee), Kupfer, Farbpapier, Acrylfarbe; 10x7x7,5 cm, 9x11x5,5 cm; Foto: Sarah Ordonez

SARAH ORDONEZ

Mexiko/Italien
geb. 1989

sarah.odb@gmail.com

2016 -2018

Alchimia Contemporary
Jewelry School, Florenz,
Italien: Schmuck

Sarah Ordonez’ Tierbroschen aus
Pappmaschee sind Teil ihrer Serie
,Femizid“ (lat. femina = Frau und lat.
cidio = Totschlag). Sie verurteilt hierin
die Gewalt gegeniiber Frauen durch
Manner. In den letzten Jahren seien
in Mexiko mehr als 23800 Frauen ge-
totet worden. Die Broschen fungieren
als Zeichen der Erinnerung sowie als
Mahnung an Starke und Widerstand.
Die Form orientiert sich an der traditi-
onellen Jaguarmaske aus Guerrero in
Mexiko. Jaguare wurden in mittel-
amerikanischen Kulturen als Gotter
verehrt, als Beschiitzer gegeniiber
Feinden. Sie sollen den Frauen als
Zeichen des Zusammenhalts dienen.
Durch Farbe und Gesichtszeichnung
scheinen die Tierkdpfe frohlich und
lebendig. Entsprechend sollte nach

Sarah Ordonez der Kampf gegen die-
se Zustande nicht die Lebensfreude
rauben. Auch die Technik verweist auf
Mexiko: , Cartoneria“ ist ein traditio-
nelles mexikanisches Verfahren, um
Pifatas herzustellen, wobei Papier-
schichten mit Naturkleber verbunden
werden. Auch dieses lasst sich auf
die Lage der Frauen Ubertragen: Eine
Schicht ist fragil, aber viele Schichten
bilden eine harte, widerstandsfahige
Oberflache. Fur die Farbigkeit greift
sie das Gelb der Jaguare auf, fiir das
Rosa der Innenseite die rosafarbenen
mexikanischen Kreuze, die den Mord
an einer Frau anzeigen. In der Prasen-
tation sind die Broschen in Gruppen
von sieben Stiicken konzipiert, um auf
die Zahl der an einem Tag getoteten
Frauen zu verweisen.
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,BASTARD MAGAZINE"; Halsschmuck; Aluminium, Hydraulikpresse; 6x3x0,03 cm; Foto: Isabel Pontoppidan

ISABEL PONTOPPIDAN

Dianemark/Niederlande
geb. 1996

isabelpontoppidan@yahoo.com

2016—-2018
Design Academy Eindhoven,
Niederlande: Department Man

Der Halsschmuck orientiert sich
in der Kombination aus langs-
rechteckiger, mit Schrift gepragter

and Food Aluminiumplatte und Kette aus
Kugelelementen an militarischen
Seit 2018 Erkennungsmarken. Dabei sind die

Gerrit Rietveld Academy,
Amsterdam, Niederlande:
Department VAV — moving image

Anhanger als Seiten eines imagi-
ndren Magazins namens ,Bastard”
konzipiert, das als Plattform und
Kontext fuir den Schmuck erstellt
wird. Die insgesamt elf Aluminium-
anhanger sollen nacheinander
gelesen werden und erzdhlen die
Geschichte einer bestimmten Per-
son —von Lucas. Neben der Schrift
wird die Serie durch die Zeichen von
,Dogtag", der Erkennungsmarke

als Sinnbild fir Identitat, und dem
Rasierer bestimmt. Der Rasierer
wiederum wird auf drei verschie-

92

dene Weisen abgebildet und steht fir
Lucas’,,gemischte” Herkunft und fir
die Art und Weise, wie er deswegen
von anderen Menschen wahrge-
nommen wird. Das ,Bastard“-Maga-
zin konzentriert sich auf die Erfah-
rungen von Menschen mit einem
gemischten ethnischen oder kultu-
rellen Hintergrund und untersucht
Themen, die sich zwischen verschie-
denen Kulturen und Traditionen
bewegen. Die Inspiration fir dieses
Projekt geht auf eigene Erfahrungen
der Kiinstlerin, basierend auf ihrem
personlichen Hintergrund, zurtick.
Sie erachtet die Zeitschrift als Frag-
ment des komplexen Themas einer
multikulturellen Identitat.
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LOMAMORI“; Anhdnger/Objekt; Kupfer, Emaille, Zink, Schnur; je 12x8x3cm; Foto: Takayoshi Terajima

TAKAYOSHI TERAJIMA

Japan/Deutschland
geb. 1986

teradekka@gmail.com

2011 -2015
Tokio University of the Arts,
Japan: Kunsthandwerk

2012 -2018

Akademie der Bildenden
Kiinste Miinchen, Deutschland:
Schmuck und Gerat

2017 -2018

Pola Art Foundation, Tokio,
Japan: Stipendium fir Metall-
gestaltung
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L,Omamori“steht in Japanisch fiir ein
gliicksbringendes Amulett. Takayoshi
Terajima greift dieses Motiv auf und
deutet Schmuck als ein Behaltnis, in
dem die personlichen Wiinsche eines
Menschen eingeschlossen werden.
Dieses dient ihm als Definition von
Schmuck, unabhangig von verwen-
deten Materialien, etablierten Funk-
tionen und Tragweisen. Die Art der
Wiinsche kann dabei sehr unter-
schiedlich sein und Geflihle, Macht-
und Statusstreben ebenso umfassen
wie spirituellen Halt vermitteln. In
diesem individuellen Bezug trans-
zendiert Schmuck nach Takayoshi
Terajimas Auffassung aufere Schon-
heit, Formgebung und materiellen
Wert. In seinen Anhangern bzw.
Objekten wird der Trager insofern
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einbezogen, als dass er seinen
Wunsch in das Amulett einfligt.
Bei Takayoshi Terajimas Arbeiten
handelt es sich zunachst um flache
Formen mit unterschiedlich struk-
turierter und gefarbter Oberflache
von jeweils groBem dsthetischen
Reiz. Die flachen Elemente konnen
dann in der Mitte und an den Seiten
so zusammengeklappt werden,
dass ein Behalter entsteht, in den
der Wunsch eingefiigt und der als
Amulett an einer Schnur getragen
werden kann.
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»,HUGE WINDOW?®; Brosche; synthetischer Quarz, Stahl, gefaBt; 21x9x4,5 cm; Foto: Olaf Tgnnesland Hodne

OLAF TONNESLAND HODNE

Norwegen
geb. 1990

olaft.hod@gmail.com
www.olafhodne.no

2009 -2011

Einar Granum Art School, Oslo,
Norwegen: Kunst — Zeichnen,
Malerei, dreidimensionale
Techniken

2013-2016

Oslo National Academy of the
Arts, Norwegen: Metall und
Schmuck, BFA

2017-2019

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

Olaf Tgnnesland Hodne sammelt
Mineralien, Kristalle und Steine und
ist fasziniert durch ihre unterschied-
lichen Qualitaten und Strukturen,
durch die Unterschiede, die von
weicher, samtiger Textur Uber Harte
und Schwere zu Transparenz und
alles absorbierendem Schwarz
reichen. Diese Eigenschaften greift
er in seinem Schmuck auf, um ein
Gefiuihl von Schutz, Identitat und In-
timitat auszudriicken. Dabei bezieht
er sich in seiner Formenwahl bei den
Broschen auf die Idee des Schildes,
beim Halsschmuck auf die des
Zaunes. Er verwendet synthetischen
Quarz und natirlichen Rosenquarz,
die mit ihrer Transparenz und Hel-
ligkeit fir Ehrlichkeit und Integritat
stehen. Durch die unterschiedlich

strukturierte Oberflache der Steine
wird der Blick auf die Stege der
Krampen, die den Stein halten,
moglich. Hieraus ergibt sich eine
Art Durchblickssituation, die wohl
zu dem Titel der Serie ,Window*
(Fenster) fiihrte. Durch die Form,
die Oberflache und den Schnitt
der Steine ergeben sich immer
neue reizvolle Kombinationen aus
schwarzem Tragergerist und der
geometrischen Form des Steines.

SCHMUCK

,NINE BRACELETS (MIRRORED)“; Armband; historische Verschliisse aus Metall und Glas, zusammengefligt; 2x20x1 cm; Foto: Charlotte Van de Velde

CHARLOTTE VAN DE VELDE

Belgien
geb. 1988

charlottevandevelde@outlook.com

2006 — 2010
Universitat Gent, Belgien:
Kunstgeschichte

2010-2015

Sint Lucas School of Art and
Design, Antwerpen, Belgien:
Schmuck und Silberschmieden

Charlotte Van de Veldes Armbander
basieren auf bereits existierendem,
historischem Schmuck, wobei die
Wertigkeit irrelevant ist. Sie sam-
melt verschiedene Schmuckstiicke,
Fragmente und Materialien und
stellt diese zu neuen Schmuckstu-
cken zusammen. Sie achtet darauf,
dass sich der Eindruck ergibt, als
gehorten die einzelnen Elemente
selbstverstandlich zusammen, dass
sich eine Spannung zwischen dem
Wertvollen und dem Wertlosen auf-
baut. Bei der Serie ,Nine Bracelets*
(Neun Armbander) bildet sie die
einzelnen Armbander aus den Ver-
schliissen von alten Perlenketten,
wobei das Armband an jedem seiner
neun Teile gedffnet werden kann.
Auf den ersten Blick scheint es sich

um ein klassisches Schmuckstiick zu
handeln, aber die unterschiedlichen
Stile, Materialien und Altersspuren
erweisen, dass die Elemente aus ver-
schiedenen Zeiten und unterschied-
lichen Zusammenhdangen stammen.
Alle Armbander sind unterschied-
lich konzipiert: Bei ,Nine Bracelets
(mirrored)” findet sich eine fast sym-
metrische Anordnung und Glassteine,
bei ,Nine bracelets (pink)“ dagegen
eine schmale, feingliedrige Form
und rosafarbene Glassteine.
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,FUTURE FOSSILS 1/5 Brosche; Jesmonite, Plastikmiill, Gold; 10x8x1,5cm; Foto: Oxiea Villamonte

,,BALD"; Halsschmuck; Holz, bemalt; 16x9x0,7 cm
Foto: Carolin Volz

,COMING SOON*; Halsschmuck; Holz, Farbe, Kupfer, Holz, bemalt,
abgeschliffen; 19x12x1 cm; Foto: Carolin Volz
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FIEN VERBEKE

Belgien
geb. 1993

Verbeke.fienl@gmail.com

2015-2018

Royal Academy of Fine Arts,
Antwerpen, Belgien: Schmuck-
gestaltung und Silberschmieden

Fien Verbekes Arbeiten bilden Zu-
sammenstellungen von farbinten-
siven Plastikmillresten, die mit Jes-
monite zu ungewdhnlichen Formen
verbunden werden. Sie basieren auf
der Auseinandersetzung mit Plastik-
mull in den Meeren, der in zuneh-
mendem Mal%e entweder am Strand
angespult und dort liegengelassen
wird. Die Vielseitigkeit und der Er-
folg der Kunststoffe fiihrte zu deren
steigenden Verwendung, ohne

dass das Problem der Entsorgung
trotz zahlreicher Bemuiihungen um
Wiederverwendung wirklich geklart
ist. Fur Fien Verbeke bildete der
Ausloser fiir ihre Serie die wachsen-
de Zahl von Plastikmullresten, die
sie an ihrem Heimatstrand fand.
Mit ihren Arbeiten mochte sie auf

das Problem aufmerksam machen
und zugleich das Gefundene ver-
wenden, um uber die Aspekte von
Verschmutzung und Kostbarkeit zu
reflektieren. Ihren Schmuckstiicken
liegt die Vorstellung zugrunde, dass
der Plastikmiill sich in einer Abfall-
schicht ablagert, die wiederum in
die Erdkruste eingebettet wird, so
dass daraus fossilienartige Formati-
onen entstehen. Entsprechend kon-
zipiert sie ihre Arbeiten als fossil-
artige Kompositionen. Sie vergleicht
diese Zusammenfiigungen mit Edel-
steinen. Wie Edelsteine ihre Quali-
taten erst durch Schleifen entfalten,
so zeigt sich die Schonheit von Fien
Verbeckes Materialkombinationen
erst durch Aufschneiden, wodurch
die Einschlisse sichtbar werden.

CAROLIN VOLZ

Deutschland
geb. 1988

caro_volz@gmx.de

2007 - 2010

Berufskolleg fiir Design, Schmuck
und Gerat, Goldschmiedeschule
Pforzheim, Deutschland: Schmuck

2012 -2018

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

Carolin Volz beschaftigt sich mit dem
Thema der Veranderung, wobei sie
dieses nicht nur auf den Menschen,
sondern auch auf die ihn umgeben-
den Dinge bezieht. Diese verandern
sich in der Handhabung, durch die
Benutzung, wodurch Spuren hinter-
lassen werden. Bei diesen durchaus
reizvollen Spuren handele es sich
immer um etwas Unbeabsichtigtes.
Carolin Volz ist von der Veranderung
der Objekte und ihrer Oberflachen
fasziniert und geht der Frage nach
der weiteren Veranderung und der
Entstehung neuer Strukturen nach.
Sie hat ein umfangreiches Foto- und
Objektarchiv zu diesem Thema zu-
sammengetragen, das ihr als Ide-
enspeicher und Ausgangspunkt fur
ihre Arbeit dient. Sie versucht, das

Entstehen von spezifischen Spuren
in ihren Arbeiten nachzuschopfen
und zu wiederholen. Diese Objekte
verwandelt sie dann durch Fassung
oder das Anbringen einer Ose in
Schmuckstiicke und verandert da-
mit ihre Bedeutung. Durch den Fund-
stiickcharakter ihrer Arbeiten, der
durch die Verwendung tatsachlich
gefundener Objekte noch unter-
strichen wird, mochte sie eine neue
Sicht auf Spuren und unser Verhalt-
nis zu Objekten aufzeigen.
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LLANDSCAPES"; Halsschmuck; Epoxidharz, Kunstharz, Sterlingsilber, Edelstahl, Film, gefomt;

40x5,1x1,5 cm; Foto: Siteng Wei

SITENG WEI

China/Australien
geb. 1989

sitengwei@gmail.com

2008 — 2010

The University of Sydney,
Australien: Studiengang
,Object Art & Design®

2015-2020
RMIT University, Melbourne,
Australien: Gold- und Silber-
schmieden

Siteng Wei beschaftigt sich in seinen
Arbeiten mit dem Verhaltnis von
traditioneller chinesischer Kunst
und zeitgendssischem Schmuck.

Er schlief3t sich in der freien Pinsel-
flhrung der chinesischen Tusche-
malerei an, wobei der Fluss von Tin-
te und Farbe genau kontrolliert wird.
Um das FlieBende und Verschwim-
mende der Tuschezeichnungen, das
Verhaltnis von Farbe und Wasser
umzusetzen, entschied er sich fur
das Material Epoxidharz. Er formt
dieses auf einer geraden Oberflache,
wodurch sich eher der angestrebte
asthetische Effekt und die Wirkung
des Flissigen verwirklichen lassen.
Der chinesische Gelehrtenstein wie-
derum meint natirliche Felsforma-
tionen von ungewdhnlicher Form,

die wie eine Miniaturlandschaft
erscheinen. Siteng Wei greift diese
bizarren Steine in der Kombination
von Epoxidharz und Polypropylen
auf, das er durch Vakuumformung
und HeiBluftgeblase bearbeitet. Sei-
ne Arbeiten zeigen Landschaften im
Stil der chinesischen Tuschemalerei,
die hinter unregelmaRig geformten
durchsichtigen Oberflachen liegen,
in welche wiederum Flachen leuch-
tender Farbe eingefligt sind, die wie
Tuscheklekse im Wasser zu verlaufen
scheinen. Hieraus resultiert eine sehr
reizvolle atmospharische Wirkung.

SCHMUCK

,DISAPPEARED COLORS"; Brosche; Beton, gegossen, geformt, Silber, Stahl; 7x7x8 cm; Foto: Agne Zaltauskaite

AGNE ZALTAUSKAITE

Litauen
geb. 1994

agne.zaltauskaite@gmail.com
www.agnezaltauskaite.com

2012 -2016

Vilnius Academy of Arts,
Litauen: Metallgestaltung
und Schmuck

Agne Zaltauskaites Arbeiten aus
Beton verbinden die Brutalitat und
Rauheit des Materials mit einer gro-
Ben Aufmerksamkeit gegeniiber Pro-
portionen und Farbigkeit und einer
den Formen folgenden Fassung, die
die Arbeiten wiederum kostbar wir-
ken lasst. Sie basieren auf Erkundun-
gen der Kuinstlerin in der litauischen
Stadt Kaunas, die zwischenzeitlich
als Hauptstadt des Landes fungierte
und einst beriihmt fiir ihre moderne
Architektur war. Diese entwickelte
einen spezifischen Stil, der wieder-
um die Basis fiir die zeitgendssische
litauische Architektur bildete. Agne
Zaltauskaite erforschte die Gebdude
der Stadt und war von ihrem Verfall,
ihren Farbveranderungen fasziniert.
Sie setzte diese Merkmale in ihren

Broschen um und griff auch auf das
gleiche Material, Beton, zurlick. Sie
gestaltet den Beton auf eine solche
Weise, dass die Broschen in Kanten-
bildung, Farbveranderungen, Spalten-
form, Oberflachenstrukturen wie
kleine Gebaude mit Zeitspuren wir-
ken, ohne jedoch exakte spezifische
Architekturformen widerzuspiegeln,
sondern eher im Sinne von Hinwei-
sen und Fragmenten aufzufassen
sind. Agne Zaltauskaite beschaftigt
sich in diesen Arbeiten, die sie als
ihre eigenen Architekturinterpreta-
tionen definiert, auch mit dem
Aspekt des Temporaren, des Vor-
Ubergehenden.
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»MANUELA"; Brosche; Holz, Silber, Messing, Edelstahl; 7,5x5,5x4,5cm; Foto: Sara Diaz

LUCRECIA ZAPPEGNO

Argentinien/Spanien
geb. 1985

lucrezap@hotmail.com

2004 -2011
Universidad Nacional de Cérdoba,
Argentinien: Bildhauerei

2006

Universidade Estadual (UNESP),
Sao Paulo, Campus Baurd,
Brasilien: Bildende Kiinste

2010

Universidade Federal do Rio
Grande do Sul (UFRGS), Porto
Alegre, Brasilien: Bildhauerei

2016 —-2018
Escola Massana, Barcelona,
Spanien: Schmuck

Die Broschen aus der Serie ,Spiel-
zeugkiste” beschaftigen sich mit der
Kindheit, wobei die Spielzeugkiste
als Zeichen fur Gliick und Schutz-
raum fungiert. Zugleich verweisen
sie auf das Charakteristikum des
Spiels, bei dem sich die Grenzen
zwischen Realitat und Vorstellung
verschieben. Lucrecia Zappegno
greift in ihren Arbeiten dieses kind-
hafte Element der Weltauffassung
sowie einzelne Motive des kindli-
chen Spiels auf und orientiert sich
an spielerischen Verfahren und
Mustern. Jedes Objekt bezieht sich
auf eine bestimmte Person aus dem
personlichen Umfeld der Kiinstlerin
— meist Kinder oder Erwachsene,
die im Herzen Kinder sind, oder
Menschen, die ihr in ihrer Kindheit

sehr wichtig waren. Sie arbeitet

mit ihr vertrauten Materialien wie
Olivenholz, Fundstlicken und Resten.
Ilhre Absicht ist es nicht, noch mehr
Dinge zu erzeugen, als bereits exis-
tieren, sondern vielmehr sie zu ver-
wandeln und ihnen eine neue
Bedeutung zu geben. Ihr Vorgehen
ist intuitiv; der Umgang mit den
Techniken und Materialien frei. Die
daraus entstehenden Broschen kom-
binieren das ,Portrat“ der Person in
Form eines abstrahierten Gesichts
mit verschiedenen Gegenstanden

— mit Tieren, Autos, Schriftfeldern,
Ausstattungselementen. Die Bro-
schen sind durch ein naiv-poetisches
Element gekennzeichnet, das ihnen
einen sehr spezifischen Charakter
verleiht.

STEIN

Objekt; Jade, Buchenholz; 3,5x9x4,5 cm; Foto: Barbora Jamrichova

BARBORA JAMRICHOVA

Slowakei
geb.1990

jamrichova.b@gmail.com

www.barborajamrichova.wixsite.com/barborajamrichova

2009 — 2012

Masaryk University, Brno,
Tschechische Republik: Theory
of Interactive Media

2012-2018

Academy of Fine Arts and
Design in Bratislava, Slowakei:
Department fiir Angewandte
Kunst, Schmuck und Gerat

2015

Hochschule Disseldorf,
Deutschland: Department of
Applied Art and Design

2017 -2017

Hochschule Trier, Campus Idar-
Oberstein, Deutschland: Fachrich-
tung Edelstein und Schmuck

Barbora Jamrichovas Objekte aus
griner Jade und hellem Buchenholz
sind von eleganter, zeitloser und
nahezu archaisch-ritueller Anmu-
tung und werden durch sanft ge-
schwungene Formen und geglattete
Oberflachen bestimmt. Sie scheinen
eine bestimmte Funktion zu haben,
doch ist diese durch ihre elegante
Schlichtheit und die Materialwahl
unklar. Fiir Barbora Jamrichova
bildet ihre Sammlung den Versuch,
Dinge zu verstehen, ihnen auf den
Grund zu gehen. Sie verweisen in ih-
rer Form oftmals auf Gerat fiir hand-
werkliche Tatigkeiten. Indem sie sie
jedoch von ihrer Funktionalitat be-
freit, ist der Betrachter bemuiht, sie
zu entschliisseln und zuzuordnen.
Barbora Jamrichova steigert dieses,

indem sie sie zusatzlich verfremdet
und damit noch mehr Aufmerksam-
keit auf sie konzentriert.
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,HOW DO WE OBTAIN IDENTITY FROM GROUPS?“; Platte; Speckstein, geschnitten, gefrast, geschliffen; 7x27x19,5 cm; Foto: Elwy Schutten

ELWY SCHUTTEN

Niederlande
geb. 1990

elwy s@live.nl
www.elwyschutten.nl

2008 — 2011
Vakschool Schoonhoven,
Niederlande: Goldschmieden

2011-2013

Willem de Kooning Academy
und Rotterdam Academy,
Niederlande: Schmuck,
Associate Degree Arts & Crafts

2013 —-2016
Maastricht Academy of
Fine Arts and Design,
Niederlande: Schmuck

2017

EMMA Kreativzentrum
Pforzheim, Deutschland:
Schmuckgestaltung

Elwy Schutten fertigt aus Speckstein
Platten, in die sie schmale langliche
Vertiefungen einschneidet, in welche
offene, halbierte Steinréhrchen ein-
gelegt werden kénnen, die sich in
MaRen und Farbigkeit unterscheiden.
Ihre Arbeiten werden durch die natiir-
liche Farbigkeit, die feinen Nuancen
des Steins bestimmt. Die Anordnung
der kleinen Elemente ist flexibel und
veranderbar. Der Arbeit mit Platten
und kleineren Einheiten liegt die Be-
schaftigung mit dem Wunsch nach
Gruppenzugehdrigkeit und dem
gleichzeitigen Streben nach Indivi-
dualismus zugrunde. Elwy Schutten
geht der Frage nach, was mit dem
Individuum in der Gruppe passiert,
wie sich die Individualitat verandert,
wie sich eine Gruppe lberhaupt

zusammensetzt. Diese Fragestellung
erkundet sie anhand der locker plat-
zierten und somit zu verandernden
Réhrchen spielerisch und experimen-
tell.
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Schuhe aus der Kollektion ,BETWEEN THE LAYERS®; Polyjet, 3D-Druck mit Stratasys Collaboration Connex 3D-Drucker; 27x8x9 cm; Foto: Michael Tzur

GANIT GOLDSTEIN

Israel
geb.1992

ganitgoldsteinl@gmail.com
www.ganitgoldstein.myportfolio.com

2013 -2017

Bezalel Academy of Arts and
Design, Jerusalem, Israel:
Studiengang Mode, Schuhe,
Textil & Technologie

Die Collection ,Between the Layers*”
(Zwischen den Schichten) entstand
in Kombination von zeitgendssischer
Technologie — 3D-Design und -Druck
—sowie traditioneller Verfahren der
Weberei. Bei den Schuhen beginnt
die Arbeit mit dem Entwurf und der
Produktion von digitalen dreidimen-
sionalen Formen, an die dann hand-
gefertigte Garne angewebt werden.
Eines der Paare entstand gemeinsam
mit der Firma Stratasys, wodurch
auch der mehrfarbige Druck von
Stoffmustern innerhalb des Druck-
prozesses moglich wurde. Bei den
Textilien entwickelte Ganit Goldstein
ein System zum Weben mit dem
3D-Drucker. Dabei stoppte sie den
Drucker nach der ersten Schicht, um
dann die Ikat-Weberei einzufligen.

Anschlielend fuhr sie mit dem Dru-
cken fort. Das heifRe Material verbin-
det die verschiedenen Bereiche, und
es kommt zu einer ungewdhnlichen
Kombination aus Handwerk und
Technologie. Andere Arbeiten ent-
stehen mit Hilfe einer Depth Camera
(Intel RealSense-Technologie), um
Textilien auszudrucken, die einem
spezifischen Kérper genau passen.
Durch die Kombination von Techno-
logie und traditionellen Techniken
entstehen ungewohnliche Textilien
und Schuhe mit einer sehr individu-
ellen und reizvollen Oberflachenge-
staltung, die Elastizitat, Transparenz
und die Verbindung verschiedener
Elemente vereinen.
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Kleid; Seide, Siebdruck, geknotet, aufgetrennt; 140x180x1 cm; Foto: Daniel Sheriff

AREEN HASSAN

Israel
geb.1994

areen.hassan255@gmail.com
www.areenhassan.com

2013 -2017

Shenkar College of Engineering
and Design, Ramat Gan,

Israel: Textildesign

Areen Hassan stellt eine Kollektion
von Designerkleidern im Kontext
von traditioneller muslimischer
Kleidung sowie eine Serie von Ge-
betsteppichen vor. Sie arbeitet bei
den Kleidern mit Seidenstoffen, die
sie in Siebdruck sowie durch Ver-
knoten, Auftrennen und Besticken
verziert. Die Kleider erweitern sich
zum Saum hin und stellen eine abs-
trahierte Figur dar. Bei den Kleidern
entsteht in der Beziehung zwischen
Materialien, Farben, Formen und
Arrangements, durch die vom Be-
trachter vorgenommene Erganzung
der unvollstandigen Formen ein
neuer Kontext. Es wird damit einge-
laden, sich mit der visuellen islami-
schen Wahrnehmung vertraut zu
machen, die fiir Liebe und Harmonie

steht und darin mit dem negativen
Bild des Islams in den Medien kon-
trastiert. Die gedruckten abstrakten
Formen stammen von Gebetsteppi-
chen, die ebenfalls von Aaron Has-
san entworfen wurden. Sie symbo-
lisieren spirituelles Leben und Kom-
munikation, sollen zum Gesprach,
zur Erzahlung von Geschichten tiber
Liebe, Harmonie und Frieden anre-
gen. Die Textilien faszinieren durch
das Zusammenspiel von einfacher
Form, intensiver Farbigkeit, der Ver-
teilung des Musters auf der Flache
und durch den Einsatz von losen
Faden, die die Muster noch starker
fragmentieren und wie ein feines
Oberflachenrelief erscheinen.

Stoff, Fiberglas-Gewebe, Garne in Mischqualitdt (Baumwolle, Acryl), gestickt; 50x50x0,25 cm; Foto: Agnieszka Heim

AGNIESZKA HEIM

Polen/Deutschland
geb. 1985

a.domaradzka@t-online.de

2014-2018

HAW (Hochschule fur
Angewandte Wissenschaften)
Hamburg, Deutschland:
Textildesign

dem Netz als Mittel fiir raumliche
Wirkungen und Plastizitat einsetzt.

Agnieszka Heims Stoffe entstan-

den aus der Beschaftigung mit der
textilen Tradition und besonders

mit den Arbeiten des Bauhauses. Sie
sucht dabei nach den Gesetzen der
Kontinuitat und Universalitat in der
Gestaltung. Fur die ausgestellte Serie
bezog sie sich besonders auf Arbei-
ten von Anni Albers, der sie sich in
der Suche nach einem allgemein giil-
tigen System verbunden sieht. Die
Textilien sind durch geometrische
Stickereien bestimmt, wobei ihnen
das Fiberglasgewebe mit seiner kla-
ren Netzstruktur eine fast technische
Anmutung gibt. Agnieszka Heim
verwendet wei3e und farbige Faden,
aus denen sie sich Uberlappende
oder verschrankende Muster kreiert,
wobei sie das Liegen vor oder hinter
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Kollektion ,FALSE PERCEPTION®; Kleidung/Skulptur; Stoffe, Klebeband, Kleidungsstiicke,
Assemblage, collagiert, genaht; insg. 400x300x300 cm; Foto: Yuki Ito

YUKI ITO

Japan/Niederlande
geb. 1990

yuki.ito.yuu@gmail.com

2014-2018

Royal Academy of Arts (KABK),
Den Haag, Niederlande:
Modedesign

Yuki Ito (Label ,,chrono_a by YUKi-
iTO“) reflektiert in seiner Kollektion
,False Perception” tiber die Rolle der
Mode in der heutigen Gesellschaft,
Uber ihre Aussagekraft und Charak-
terisierungsvorgaben in Hinblick
auf die sie tragende Person. Eine
Person wird bereits auf den ersten
Blick nach dem, was sie tragt und
wie sie sich kleidet, in Abhangigkeit
von tradierten Vorstellungen tber
bestimmte Kleidungsstiicke und
Trageweisen eingeordnet. Yuki Itos
Ziel ist es nun, diese Vorgaben und
Vorurteile zu verfremden, indem

er Falschungen kreiert. Dabei greift
er genau diese Vorurteile auf, geht
mit ihnen aber auf eine ironische
und spielerische Weise um, indem
er Merkmale von bestehenden Klei-

dungstiicken und deren spezifische
Funktionen verfremdet und dekon-
struiert. Es verbleiben nach diesem
Prozess nur noch Textilelemente mit
symbolischen Merkmalen der vor-
herigen Kleidungsstiicke. Die Stoffe
werden in einen anderen Kontext
uberfiihrt, indem sie grob zu neuen
Kleidungsstiicken zusammenge-
flgt werden. Kleidungsstiicke aus
verschiedenen Zusammenhangen
werden collagiert, neue Bezlige und
Bedeutungen entstehen. Eine neue
Art von Kleidung entwickelt sich
daraus mit einem eigenen Bezugs-
system. Yuki Ito selbst erachtet seine
Falschungen als Mittel, um einen
von ihm als surrealistisch einge-
schatzten Blick zu vermitteln und
die Wahrnehmung zu verfalschen.
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,17_WO.KWO.SW1.EF.10./.GWA30-15.017“ (links), ,24_WO.K.WO.5.W1.20./.017“; textile Flachen;
Wolle, Baumwolle, entfarbt, handgewebt, gewaschen; 165x150x0,5 cm, 260x110x0,5 cm; Foto: David Reimann

NICOLE KIERSZ

Deutschland
geb.1990

nicole.fugu@googlemail.com
www.nicole-kiersz.com

2010 -2017

HAW (Hochschule fiir
Angewandte Wissenschaften)
Hamburg, Deutschland: Textil-
design / Design, BA und MA

2014

Bayerischer Staatspreis fur
Nachwuchsdesigner 2014,
Deutschland: Textildesign

2018

Zentrum fur Designforschung,
Hamburg, Deutschland:
»Ausgezeichnet!“- Preis flr
herausragende Masterabschluss-
arbeiten

LAlles andere als rosa“ umfasst 24
groRformatige Flachen, die im Zuge
der Auseinandersetzung mit dem
Gefuihl der Geborgenheit entstan-
den. Mit den Techniken der Weberei
und der Farberei wurde versucht,
dieses Gefuihl zu libersetzen: Die
Flachen erweisen sich als weich und
warm in der haptischen Wahrneh-
mung. Rosa als Zeichen fiir Gebor-
genheit beruht auf Kindheitserin-
nerungen der Gestalterin —an das
Badezimmer ihrer GroBRmutter und
an die emotionale Bindung an diese.
Die Suche nach dem spezifischen,
diesem Geflihl entsprechenden Farb-
ton Rosa erwies sich jedoch in der
Farberei als nur schwer zu realisie-
ren, sodass sich Nicole Kiersz flr

ein systematisch ergebnisoffenes

TEXTIL

Forschen entschied und auch mit
anderen Farben experimentierte.
Der Arbeit liegen umfangreiche
Recherchen zum Thema , Geborgen-
heit“ zugrunde, die eine intensive
Lektlre zu Themen aus der Soziolo-
gie, Psychologie, Kulturanthropolo-
gie einschloss. Die textilen Flachen
faszinieren durch ihre feinen, reich
und unterschiedlich strukturierten
Oberflachen, den subtilen Umgang
mit Farbakzenten.
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,BON APPETIT; Schiirzen; Baumwolle, Blaudruck (Reservedruck), Siebdruck, genaht, gezeichnet; 80x70x4 cm; Foto: Lucia Seppova

TEREZIA KRNACOVA

Slowakei
geb. 1992

krnacovaterezia@gmail.com
www.behance.net/krnacovaterezia

2013 -2018
Academy of Fine Art and Design,
Bratislava, Slowakei: Textil

In der Kiichenschiirzen-Kollektion
,Bon Appétit“ verbindet Terézia
Krnacova die traditionelle slowaki-
sche Indigo-Reservedrucktechnik
(,Modrotlac“), die seit dem 17.
Jahrhundert geldufig ist, mit dem
beriihmten slowakischen Gericht
,Pirohy“, einem Gericht aus mit
Schafskase (,Bryndza“) oder Marme-
lade bzw. Mohn gefiilltem Kartoffel-
teig. Der gefiillte Pirohy hat die Form
eines Halbkreises, der durch Zusam-
mendriicken mittels einer Gabel ge-
schlossen wird. Diese Pirohy-Formen
werden in den Ornamenten der
Schiirzen aufgegriffen und abstra-
hiert. Eine zusatzliche Verfremdung
der Vorlage erfolgt durch die Falte-
lung, welche das Muster aufspaltet
bzw. neu zusammenstellt.

,THE CONVERT" aus der Kollektion ,BRUCHA SHEASTANI“; Baumwolle, Wolle,
Leinen, gewebt, bedruckt, bestickt; 180x50x5 cm; Foto: Ariel Medina

MARIANA OBMETKIN MATALON

Ukraine/Israel
geb. 1988

marianaobmetkin@gmail.com

www.marietkin.wixsite.com/marianaobmetkin

2012 -2017

Shenkar College of Engineering
and Design, Ramat Gan, Israel:
Textildesign — Weberei

Das Projekt beschaftigt sich mit

der diskriminierenden Situation von
Frauen in verschiedenen judischen
Zeremonien in einer patriarchalischen
Gesellschaftsstruktur. Die Textilien
werden in einer vom jiidischen Ge-
setz (,Halacha“) verbotenen Shaat-
nez-Mischung gewebt. Die Kleidungs-
stlicke wurden in Hinblick auf weib-
liche Archetypen entworfen: die
Braut, die Witwe, die Bekehrte, der
,Nida“-Huter und der Rebell. Durch
das Dekonstruieren und Durchbre-
chen halachischer Tabus soll der Blick
auf die Situation judischer Frauen
gelenkt werden. Die Kollektion
,Brucha sheastani“ basiert auf der
autobiographischen Situation der
Gestalterin, auf ihrer Position der
Unzugehorigkeit als Kind eines jldi-

TEXTIL

schen Vaters und einer christlichen
Mutter. Als sie lberlegte, ob sie zum
Judentum konvertieren sollte, stie-
Ben die patriarchalischen Strukturen
jedoch bei ihr auf Ablehnung. Die
flnf Entwirfe basieren auf religiosen
Kleidungsstiicken. So bezieht sich
,The Convert die Bekehrte, auf den
Moment der Taufe, bei der die Frau
vor mannlichen Rabbinerzeugen in
die Mikve eintauchen muss, wobei
ihr Kleid durchnasst wird und ihren
Korper den mannlichen Blicken ent-
hillt. Die Kiinstlerin kritisiert diesen
Akt als sexuelle Demutigung. Sie do-
kumentiert in ihrer Kollektion den
Konflikt zwischen den tradierten pat-
riarchalischen Codes der orthodoxen
judischen Welt und der modernen
feministischen Realitat.
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,OH, ICH MOCHTE MICH
Foto: Paul Kirchenmeyr

LISA PALM

Deutschland
geb. 1987

mail@lisapalm.de
www.lisapalm.de

2007 -2010

Max-Eyth-Schule, Alsfeld, Deutsch-
land: Ausbildung zur MaRschneide-
rin, Schwerpunkt Damen

2012-2013

Fakultat fir Angewandte Kunst
Schneeberg, Westsachsische
Hochschule Zwickau, Deutschland:
Textilkunst/-design

2013-2018
Burg Giebichenstein Kunsthochschule
Halle, Deutschland: Textildesign

2017,2018

Akademia Sztuk Pieknych im.
Witadystawa Strzeminskiego w todzi
(Akademie der Schénen Kiinste),
tdédz, Polen: Textilkunstdesign
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Lisa Palms Arbeit geht auf die Be-
schaftigung mit den Frauen am Bau-
haus zurlick, wobei ihr besonderes
Interesse der Weberin Gunta Stolzl
galt, mit der sie viele Anliegen teilt —
so die Auseinandersetzung mit der
Webtechnik, sei es der Herstellungs-
prozess oder die gesellschaftliche
Relevanz dieses Verfahrens. Hinzu
kam eine intensive Beschaftigung
mit der Farblehre von Klee und Itten.
Das Problem bestand nun darin,
diese Gedanken und theoretischen
Erwagungen in das textile Medium
umzusetzen. Lisa Palm beschloss,
Texte in den Stoff einzufiigen, wobei
diese nicht im Vordergrund stehen
sollten. Ein anderes Anliegen bestand
darin, Stoffe zu entwerfen, die mo-
dernen Bedurfnissen entsprechen,

ERSCHENKEN ...“; Vorhang; Tencel, Modal, gewebt am elektronisch gesteuerten Jacquardwebstuhl; 130x106x0,10 cm

die, wie sie zusammenfasst, durch
Flexibilitat (Individualitat), Transpa-
renz (Virtual Reality, Immaterialitat),
Layer Look (Schichten durch Transpa-
renz), Surface Design (Strukturgewe-
be), Emotional Design (Storytelling),
Spielerisches Design (Interaktivitat),
Spiel mit Licht (Schatten, Reflexion)
bestimmt sind. Ihre Wahl fiel hier
auf Vorhange, wobei verschiedene
Vorhdnge miteinander kombinierbar
sind und durch das Ubereinander-
legen unterschiedliche Effekte ent-
stehen.

=
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,1=INFINITE"; fiinf Stoffproben; Polystergewebe, Programmentwicklung, Druck; je 30x30x30 cm; Foto: Géromine Petit-pierre

GEROMINE PETIT-PIERRE

Frankreich
geb.1992

hello@gerominepetitpierre.com
www.gerominepetitpierre.com

2010-2012

Lycée des Métiers de la Mode

et des Textiles Sévigné, Tourcoing,
Frankreich: Modedesign

2014 -2015

ESA (Ecole Supérieure des Arts)
Saint-Luc, Brussel, Belgien:
Grafikdesign

2015-2018

HEAR (Haute Ecole des Arts

du Rhin), Mulhouse, Frankreich:
Textildesign

Der Wunsch nach stetiger Abwechs-
lung beim Konsumenten, die Ent-
wicklung und die Maglichkeiten der
industriellen Fertigungsmethoden
der Textilindustrie haben zu einer ge-
ringen Einschatzung der Bekleidung
geflhrt, da die Wahl von Schnitt und
Material nur noch in Hinblick auf Zeit
und Kosten erfolgt. Es ist Géromine
Petit-pierre ein Anliegen, fiir die Tex-
tilproduktion eine neues Konzept zu
entwickeln, das zugleich Massenpro-
duktion und Differenzierung erlaubt.
Hierfiir greift sie auf Gaetano Pesce
und sein allerdings auf Mobel bezo-
genes Konzept zurlick, industrielle
Prozesse zu entwickeln, um ein Ein-
zelstiick herzustellen. In ihrer Serie
»1=infinite” wird dieses Vorgehen
flr den Bereich Textil aufgegriffen:

ein einziges Programm entwickelt
Zufallsmuster. Ausgestattet mit Mo-
dulen, agiert das Programm wie ein
Puzzle mit unendlichen Méglichkei-
ten der Kombination und der Zusam-
menstellung der Motive. So wird je-
des Stiick zu einem Einzelstiick, weil
bei dem nachsten bereits ein Wech-
sel des Musters erfolgt. Aus dieser
massenproduktionstauglichen, zu-
gleich hochdifferenzierten und damit
letztlich individualisierten Fertigung
erhofft sich Géromine Petit-pierre
eine Verbesserung der Textilindustrie
mit besserer Bezahlung und ressour-
cenbewussterem Konsum.
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Ensemble aus der Kollektion ,,CHIMAIRA®; Mantel, Catsuit; Wolle, Polyamid,
Baumwolle, Spitze, Jacquardgewebe, gefarbt, gendht; 180x70x50 cm; Foto: Anja Eisen

MAGDALENA POPP

Deutschland
geb. 1993

magdalena.popp@t-online.de

2014 -2019

Burg Giebichenstein Kunsthoch-
schule Halle, Deutschland:
Textildesign/Modedesign

«

Ausgang fiir die Kollektion ,Chimaira’
bildete die Beschaftigung mit Grenz-
Uberschreitungen und Randerschei-
nungen. Als Beispiel wurde auf das
Phianomen des Okotons, des Uber-
gangsbereiches zwischen zwei ver-
schiedenen Okosystemen oder Land-
schaften, in dem eine besondere Ar-
tenvielfalt herrscht, zurlickgegriffen.

ANJA EISEN

Deutschland
geb. 1990

anjaeisen@online.de

2012 -2014
Mediadesignhochschule Miinchen,
Deutschland: Modedesign

Seit 2014

Burg Giebichenstein Kunsthoch-
schule Halle, Deutschland:
Textildesign/Modedesign

Flora und Fauna inspirierten die
Muster der Textilien und die Formen-
sprache der Silhouetten. Das Muster
flr den Spitzenstoff geht auf eine
Libelle zurlick und wurde in einem
Duplex-Farbeverfahren eingefarbt
sowie mit Stickereien versehen. Das
Jacquardgewebe wiederum ist durch
ein Orchideengewachs angeregt. Das

Muster ist in zwei verschiedenen
Rapportgréflen umgesetzt; der
Schuss in Wolle und Leinen gehal-
ten. Die Schnittgestaltung geht auf
eine japanische Technik zuruick. Hier-
bei werden Schnittteile durchtrennt,
unterbrochen und neue Einsatze
eingefligt. Die so entstandenen
Kleidungsstiicke sind durch kurvig
geschwungene Elemente gekenn-
zeichnet, die z. T. von starker plasti-
scher Auspragung sind. Durch das
Spiel mit Kérpernahe und -ferne, das
Verschieben von Formen entstanden
neue und ungewohnliche, sehr ei-
genstandige Silhouetten, die durch
das Zusammenwirken von durch-
sichtiger Spitze und schweren Stof-
fen noch betont werden.
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JWRAP NO. 3 - THE CHECKED SUIT*; Jacke und Korsage; Oltuch, geniht,

gesteppt; 135x85x3 cm; Foto: Ida Fiskaa

STINA RESTING

Danemark
geb. 1985

stinaresting@gmail.com
www.stinaresting.dk

2009 -2012, 2014 -2017
The Royal Danish Academy of
Fine Arts, School of Design,
Kopenhagen, Danemark:
Modedesign, BA und MA

Die Kollektion ,It’s a wrap“ beschaf-
tigt sich mit der Vorstellung von ,Um-
hillung” und asthetischer Nachhal-
tigkeit bei der Herstellung von Klei-
dung. Das Ergebnis ist eine tragbare,
jedoch konzeptionelle Kollektion
mit Silhouetten, die den Kérper auf
skulpturale Weise umgeben. Die
Beschaftigung mit Umhiillung be-
schaftigt Stine Resting schon lange.
So stellte sie vorher eine Fotoserie
zusammen, bei der sie alltdgliche
Dinge in industrielle Materialien
verpackte, wodurch sie zu mysteri-
6sen Objekten verwandelt wurden.
Dieses bildete die Inspiration fur

die Kollektion, bei der sie nun den
Korper in alltagliche, industrielle
Materialien wie Plastik, Klebeband,
Oltuch, Kabelbinder und Osen klei-

TEXTIL

det. Darlber hinaus reflektierte sie
Uber die Bedeutung des Umbhiillens
und damit auch des Enthiillens, wo-
durch sie zu einer Beschaftigung mit
erogenen Zonen, Magie und Fetisch
inspiriert wurde — Aspekte, auf die
sie in ihren Entwdirfen —allerdings
ohne die sexuelle Konnotation —als
Gestaltungsmittel zuriickgreift. Sie
wabhlte fir ihre Kollektion ungewohn-
liche Materialen wie Fahrradschlau-
che, die sie in verschiedenen Tech-
niken wie Quilten, Collage, Sticken
und Upcycling bearbeitet. Stine
Resting mochte zu einem groReren
Interesse fiir Kleidung beitragen,

zu einer gesteigerten Wertschat-
zung, zu einer Verlangsamung des
Konsumes.
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handgesponnen, verwebt, gekniipft; 220x260x2 cm; Foto: Lisa Runkehl

LISA RUNKEHL

Deutschland
geb.1991

el.runke@gmail.com

2011-2017

Burg Giebichenstein Kunsthoch-
schule Halle, Deutschland:
Malerei / Textile Kiinste

Lisa Runkehls Faszination gilt dem
textilen Bild und ihre Leidenschaft
dem Farben mit Naturfarbstoffen.

In ihren Arbeiten ist sie bestrebt, alle
handwerklichen Phasen der Textil-
herstellung, vom Spinnen der Garne
Uiber das Farben bis hin zum Weben
und Knuipfen der Gewebe, selbst

zu Ubernehmen. Hinzu kommt ihre
intensive kiinstlerische Auseinander-
setzung mit der Wirkung von Farbe
und Raumlichkeit in einem abs-
trakt-landschaftlichen Kontext. lhr
besonderes Interesse gilt auch den
Verschiedenheiten, Besonderheiten
und formalen sowie dsthetischen
Merkmalen der Wolle unterschied-
licher Schafrassen. Die in diesem
Zusammenhang erfolgte Recherche
wird in einer Art Tabelle in der Arbeit

,DIPLOMTEPPICH 1 — DIE RECHERCHE"; Teppich; Wolle verschiedener Schafrassen auf Leinen, naturfarben und mit Naturfarbstoffen gefarbt,

,Diplomteppich 1 - Die Recherche”
visuell-haptisch umgesetzt.
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Kleid aus der Kollektion ,KEIZEN; Baumwolle, genaht, Foliendruck; 150x120x2 cm; Foto: Liene Sanktjohanser

LIENE SANKTJOHANSER

Lettland/Deutschland
geb.1991

liene@bundule.com
www.bundule.com

2011-2013

Technische Universitat Riga,
Lettland: Materialtechnologie
und Design

2014 -2018
Hochschule Reutlingen,
Deutschland: Modedesign

Die Modeentwiirfe von Liene Sankt-
johanser setzen sich mit der immer
unruhiger werdenden Umgebung,
mit der Zunahme an Reizen durch
Werbung, Geschafte und Massen-
produktion auseinander. Dabei
erzahlt jedes Stlick eine Geschichte,
tragt in sich ein geometrisches Spiel.
Die Entwiirfe der Kollektion , Keizen“
hinterfragen die herkémmliche
Schnittentwicklung. Die Entwiirfe
umfassen sehr stark abstrahierte
Stlicke, die auf geometrischen For-
men basieren, sowie zunachst eher
Uiblich anmutende Oberteile, die
erst bei genauerer Betrachtung ihre
ungewohnliche Herleitung offen-
baren. Dabei ist die Schnittgestal-
tung komplex und bezieht sich auf
nahezu architektonisch anmutende

Ideen und ungewodhnliche funkti-
onale Losungen, die z. T. durch die
Verwendung neuer Technologie er-
moglicht werden. Das Kleid z. B. ba-
siert auf einem Rechteck, das durch
Einfalten von zwei Ecken den Korper
der Tragerin umschlingt. Die Vor-
derseite ist mit einem Faden-Print
im Foliendruck verziert. Die Jacke
wiederum tragt eine Geschichte in
Form eines Brailleschrift-Prints mit
kleinen gelaserten Lochern. Fiir Lie-
ne Sanktjohanser bildet dieses den
Versuch, Botschaften in ein Produkt
zu integrieren.
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Teppich aus der Serie ,GROWING RUGS"; Merinowolle, Polyacryl, Viskose,
handgekniipft; 50x30x1 cm; Foto: Ludmilla Savichev

LUDMILLA SAVICHEV

Deutschland
geb.1994

s.-ludmilla@t-online.de

2015-2018

HAW (Hochschule fiir
Angewandte Wissenschaften)
Hamburg, Deutschland:
Textildesign
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Die ,,Growing Rugs“ von Ludmilla
Savichev sind durch ihre unregelma-
RBige Form und die Kombination un-
terschiedlicher Materialien gekenn-
zeichnet, wobei sowohl Vorder- als
auch Ruickseite einen eigenen Cha-
rakter besitzen. In ihren Teppichen
beschaftigt sie sich mit der histori-
schen Beziehung zwischen westlicher
Moderne und auflereuropaischen
Textilien, wie z. B. marokkanischen
Teppichen, und mit den Einfllssen,
die durch deren Abstraktion und
Flachigkeit erfolgten. In ihrem male-
risch-improvisierten Gestaltungspro-
zess erfolgt ein Anschluss an diese
Traditionen. Basis ihrer Teppiche
bildet ein eigenes Siebdruckmuster,
das auf Polyesterstoff ohne beson-
dere haptische Qualitaten gedruckt

wird. Ausgehend von den Formen
des Siebdrucks und inspiriert von no-
madischen Weberinnen improvisier-
te Ludmilla Savichev beim Kniipfen
und Weben und liel} den Teppich
Jwachsen“ Dabei setzte sie sich stets
neu mit den Gestaltungskriterien
von Haptik, Material, Technik, Form
und Farbe auseinander. Ihr Anliegen
ist es, dass die flache, grafische Ab-
bildung aus der Flache heraus in die
Abstraktion wachst. Der unvoreinge-
nommene Umgang mit den funktio-
nalen und sinnlich wahrnehmbaren
Kriterien des Teppichs lasst Textilien
entstehen, die Gber den rational be-
grindeten Gebrauchswert hinaus-
gehen.

TEXTIL

L,TOTEM-TWIN“ aus der Serie ,,PLUIS"; Wandarbeit; wiederverwendete Seile, gehakelt; 260x360 cm; Foto: Joana Schneider

JOANA SCHNEIDER

Deutschland/Niederlande
geb.1990

jsthehague@gmail.com
www.joana.work

2013-2018

Royal Academy of Art (KABK),
Den Haag, Niederlande:
Textildesign

Die Arbeiten Joana Schneiders aus
der Serie ,,Pluis“ beruhen auf der De-
und Re-Kontextualisierung von Ma-
terialien und Techniken aus der Welt
des Hafens. Sie sind entsprechend
durch Fischer und Netzhersteller
inspiriert. Joana Schneider hat sich
intensiv mit den textilen Techniken
aus diesem Bereich beschaftigt, be-
sonders mit den Techniken der Netz-
hersteller in Katwijk mit dem Anlie-
gen, diese in zeitgemale textile Ver-
fahren zu Gbertragen. Weiterhin be-
schaftigte sie sich mit Seilen, die sie
verwendete, um in ihrer ,Totem“-Serie
groRformatige maskenartige Formen
zu kreieren. Diese strahlen Drama-
tik und Theatralik aus und erobern
durch die plastisch aufgefassten
Lippen, Nasen und Augenbrauen den

umgebenden Raum. Die kurvig ange-
ordneten Seile, die geschwungenen
Konturen verleihen den Arbeiten
Dynamik und Lebendigkeit. Sie be-
eindrucken in ihrer Monumentalitat
und Farbigkeit.
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TEXTIL

,LIVABLE® — ROPE"“-Teppich; aussortierte Bootsseile von den Philippinen, Seildrehen, gewebt; 250x200x1,5 cm; Foto: Aaron Lapeirre

SEP VERBOOM

Belgien
geb. 1990

sep@livable.world
www.livable.world

2009 — 2012
HOWEST, Kortrijk, Belgien:
Produktdesign

2015

LIVABLE, Gent, Belgien:
Seilherstellung, Residency mit
Kunsthandwerkern aus Cebu City,
Philippinen

2016

MADE — Mercado Arte Design,
Sao Paulo, Brasilien: Keramik,
Residency mit Kunsthandwerkern
aus Minas Gerais

2017

Flanders DC, Briissel, Belgien:
Henry Van De Velde Awards 2017 —
Young Talent

LLIVABLE®“ arbeitet eng mit Kreativen
und Produktionsstatten zusammen
und bildet eine Plattform, die lokale
und globale Projekte mit alternativen
Produktionsweisen ermdglicht. Ziel
ist es, alternative Konsumlosungen
zu entwickeln, die eine gegenliber
Umwelt und sozialen Verhaltnissen
verantwortungsbewusste Produkti-
onsweise umfasst. Der Seilteppich
bildet ein Projekt von Sepp Verboom
und ,LIVABLE®“ Es handelt sich um
einen flachgewebten Teppich aus
wiederverwendeten Bootsseilen, der
durch mikroskopisch kleine Meeres-
organismen inspiriert ist und in sei-
nen leichten Unvollkommenheiten
die organischen Formen der Meere
aufgreift. Es wird in der Komposition
mit den Unterschieden von Linien

und Farbtonen gespielt. Aufgrund
seines Materials ist er sowohl fiir
den Innen- als auch den AufRenraum
geeignet. Fiir das Projekt werden
aussortierte Bootsseile auf den
Philippinen gesammelt, sorgfaltig
ausgewahlt und zu neuen Seilen
verarbeitet. Aus diesen neuen Seilen
werden dann die Teppiche gewebt.
Sep Verboom arbeitet bei diesem
Projekt mit der belgischen Firma
,Papilio” zusammen, die auf handge-
fertigte Teppiche spezialisiert ist und
bereits Erfahrung im Umgang mit
recycelten Rohstoffen gemacht hat.

TEXTIL

,SILENCIEUSE"; Objekte; Baumwollstoff, Stahlstift, gewickelt, geformt; 10x20x20 cm; Foto: Jamila Wallentin

JAMILA WALLENTIN

Frankreich
geb.1991

jamilawallentin@gmail.com

2009 -2011
LEP La Calade, Marseille, Frankreich:
BTS Textil und Modedesign

2013 -2014

Faculté des sciences historiques,
StraBburg, Frankreich: Archaologie,
Kunstgeschichte

2014 -2018

HEAR (Haute Ecole des Arts du
Rhin), StraBburg, Frankreich:
Studiengang , Art-objet / bijou
contemporain®

2017

ADBK (Akademie der Bildenden
Kiinste), Nlirnberg, Deutschland:
Klasse fiir Freie Kunst / Gold- und
Silberschmieden

2018

HEAR (Haute Ecole des Arts du Rhin),
StraBburg, Frankreich: Prix du
mémoire (DNSEP)

Jamila Wallentin beschaftigt sich in
ihren Textilarbeiten mit der Herkunft
der Formen, wie diese entstehen

und sich durch Krafteeinwirkung
verandern, wie sie wachsen. Fur sie
besteht in Hinblick auf dieses Reagie-
ren auf Krafte kaum ein Unterschied
zwischen einem Artefakt und einem
Organismus. lhre Arbeiten sind durch
eine intuitive und experimentelle
Beziehung zum Material gepragt.
Die Wiederholung einfacher Gesten
flhrt zu einer allmdhlichen Losung

des Bewusstseins. Es liegt darin eine
Méoglichkeit, die Kontrolle zu verlie-
ren und das Unerwartete hervor-
zulocken. Die Arbeiten der Reihe
,Silencieuse” (Die Stille) aus Baum-
wollstoff sind weich, fallen gerausch-
los auf den Boden, biegen sich in den
Handen des Betrachters. Der Stoff
wird genau Kante an Kante gelegt,
um GefalRe aufzubauen. Aus den
dicht gefiigten Materialschichten
ergeben sich wellenartig geschwun-
gene Strukturen. Zerrissene Schuss-
faden 16sen und verheddern sich,
tragen zu einer weiteren Belebung
bei. Die weil3en, hellen, vielschich-
tigen Arbeiten scheinen wie Wellen
oder Wolken zu schweben.
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