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Weltkugelbrunnen von Joachim Schmettau und Susanne Wehland,
Granit, Beton, Bronze, Glas, 1981-1983, Foto: Dick Osseman



»HIER UND JETZT"

LHierund Jetzt" ist die erste von insgesamt vier Ausstellungen im Basementin 2023, dem neuen
temporaren Standort fiir die Kunst der Gegenwart des Fachbereich Kultur Charlottenburg-
Wilmersdorf. Das Basement, zwischen Europa-Center Berlin und Weltkugelbrunnen gelegen,
versteht sich als Schnittstelle zur Kunst im Stadtraum.

Die erste Ausstellung dokumentiert und reflektiert kiinstlerische Positionen von Kinstlerinnen
und Kinstlern, die ,Hier” das Stadtbild in der Umgebung von Tauentziehn und Gedachtniskirche
in den 80er Jahren bis heute maf3geblich gepragt haben. Zur Erinnerung an diese Berliner Kunst-
schaffenden sind in der Ausstellung ,Jetzt” ausgewahlte Werke versammelt, die sich auf die
Arbeiten in der Umgebung beziehen. Die Kunstwerke im AuRenraum missen in der Ausstellung
selbst imaginiert werden; die Besucherinnen werden aufgefordert sich mit diesen Arbeiten aus
den siebziger und achtziger Jahren im Kontext der zeitgendssischen Kunst neu auseinander zu
setzen. In der Ausstellung sind diesen ausgewdéhlte Werken aktuelle kiinstlerische Positionen
gegeniibergestellt und verweisen auf eine gemeinsame Bildsprache, Uberlagerungen und
Schnittstellen zwischen den Stromungen der Kunst der 70er und 80er Jahren und aktuellen zeit-
gendssischen Positionen.

Die Berliner Bildhauerin Susanne Wehland hat am ,Weltkugelbrunnen®, 1981-1983, mitgearbeitet.
In der Ausstellung zeigt sie figurative Wandfriese; dem gegeniiber stehen Werke von Cécile
Dupagquier, aus der Serie ,Tableau” von 2022. Die Malereien aus der Werkgruppe ,,Cosmos", 2018,
von Carlos Silva stehen im Kontext zu den markanten Stahlskulpturen von Brigitte und Martin
Matschinski-Denninghof. In Anlehnung an die Skupltur ,Berlin“, 1987, auf dem Tauentzien sind in
der Ausstellung zwei Papierarbeiten des Kiinstlerpaares Matschinski-Denninghof zu sehen.

Die ,Uhr der flieRenden Zeit", 1982, von Bernard Gitton, im Atrium des Europa Center Berlin,
findet seine Fortsetzung in der Werkgruppe Tracht und Habitus, 2020, von Markus Wirthmann.
Die stahlerne Arbeit ,,==", 2021, von Anne Gathmann ist im Kontext der Lichtskulptur,Obelisk",
1987, von Heinz Mack zu betrachten; er schuf einen zweiten Obelisken aus Stahl, der sich am Ende
des Kurfiirstendamms, am Henriettenplatz, befindet.

Das Model einer Stahlskulptur von Jakob R. Maier, ,Stahlskulptur 74", steht als Stellvertreter fir
die verschwundene zeitgendssische Kunst im Stadtraum. Diese Skulptur wurde in den 70er und
80er Jahren mehrmals in Berlin aufgestellt. Lediglich einige Fotografien und ein Editionsmodell
zeugen von dem kiinstlerischen Schaffen von Jakob R. Maier, der von 1971-1998 Professor flr
Metallbildhauerei an der Hochschule fir bildende Kinste lehrte. Der Kurator Oliver Mdst hat dazu
als assoziative Bilder fir das Verschwinden die Werke ,,Zoe", 2013 von Pedro Boese und von
Peter K. Koch, o.T. (Captain), 2022, ausgewahlt.



Brigitte Matschinsky-Denninghoff, ohne Titel, Pragedruck, 53,1 x 39,7 cm, 1980




Susanne Wehland

1943 in Fulda geboren, lebt und arbeitet in Berlin

1960-1962 Studium der Bildhauerei im Atelier von Prof. Wedepohl in Biedenkopf /Lahn
1965-1967 Fotografenlehre mit Gesellenbriefabschluss in Bad Homburg

1971-1973 Studium der Bildhauerei an der Folkwang-Schule fiir Gestaltung in Essen
1973-1978 Studium der Bildhauerei an der Hochschule der Kiinste in Berlin

1979 Meisterschiilerin

Kunst am Bau Projekte

Brunnen, Breitscheidplatz, Berlin (Krokodil und Landschaft mit Badender)
Kindertagesstatte, Sponholzstrale 15, Berlin (Brunnen und Fassadenfiguren)
Kindertagesstétte, FleischerstralRe 144, Berlin (Kdnguru)

Friedenssaule, Friedensplatz, Dortmund

Rahel Hirsch, Universitatsklinikum Charité, Campus Mitte, Berlin (Skulptur)
Skulptur fiir totgeborene Kinder, Dankes- und Nazareth-Kirchhof, Berlin

Tanzerin, Musikschule der Stadt Léhne (Bronzefigur zum Musiker von Joachim Schmettau)

Wehlands dreidimensionale Arbeiten wurzeln in der Tradition figlrlicher Skulptur, doch gehen

sie weit dariber hinaus. Ihre haptische Erscheinung weist sie als bildhauerische Arbeit aus, sie
verfligen aber zugleich Gber malerische Anmutungen und inszenatorische Qualitaten. Sie sind he-
terogen in ihrem gestalterischen Duktus, widerspriichlich, fragmetarisch, sperrig und ratselhaft.
Sie bilden viele Sinnebenen heraus und sind in unterschiedlichen Formaten realisiert, setzen sich
zusammen aus Teilen, die stofflich differieren, bilden aus Bruchstiicken ein waghalsiges Ganzes
voller Spannungen und Behauptungen in oft barocker Flle.

Die Figur als Verkorperung des Menschen, des Humanen, als plastisch-raumlicher Widerpart zum
Rezipienten bestimmt ihr kiinstleriches Tun. Sie erscheint aber nicht mehr als alleiniger, kérper-
lich unversehrter Ausdruckstrager, der durch Pose, Mimik, Haltung, Kleidung als Biste oder Torso,
durch Stilisierung oder Abstrahierung eine Aussage formuliert oder durch Hinzufligung von Attri-

buten nadher charakterisiert wird.

Auszug aus einem Text von Michel Nungesser,

erschienen in der Monographie Susanne Wehland ,,Menschenbilder”

www.susanne-wehland.com

Susanne Wehland, Frihling, Epoxidharz, 30 x 22 cm, 2007, © VG Bild-Kunst, Foto: Bernd Borchardt






Cécile Dupaquier

Cécile Dupaquier (geb. 1970 in Frankreich) arbeitet und lebt seit 2004 in Berlin. Von 1988 bis 1993
studierte sie an der Ecole Nationale Supérieure des Beaux Arts in Lyon, wo sie 1995 ein Postgra-
duierten-Stipendium erhielt. Ihre Verbindung mit Deutschland begann 1997-98 anldsslich eines
Aufenthaltsstipendiums der Regionen Rhone-Alpes und Baden-Wiirttemberg am Institut francais

in Stuttgart, gefolgt von einer Einzelausstellung im Kunstmuseum Bonn 2001 (in Partnerschaft mit
dem Musée d‘art contemporain, Lyon). Im Jahr 2003 war sie Artist-in-Residence an der Akademie der
Kinste in Berlin, wo sie im darauf folgenden Jahr ausstellte. Daraufhin beschloss sie, sich dauerhaft

in der deutschen Hauptstadt niederzulassen.

Die Kunst von Cécile Dupaquier ist eine Frage des Materials. Es geht um Sparsamkeit, Einfachheit
und die Schonheit von Styroporplatten, Akustikddammplatten und Sperrholzvariationen aus dem
Baumarkt. Die Zeichnungen wiederum entstehen auf Papier im Standard-A4-Format, das man in
glinstigen Paketen um die Ecke kaufen kann, wenn man dringend eine Computerdatei ausdrucken
mochte. Die kiinstlerische Geste ist dabei immer minimal (ein Schnitt, eine Falte, eine Verblendung
oder die Montage eines Scharniers) und dient dazu, die formalen Méglichkeiten - und physischen
Grenzen - des Materials im Raum auszuloten. Die Arbeiten der Kiinstlerin spielen mit Oberflachen,

erproben aber auch die Méglichkeiten, Volumen zu schaffen.

In dieser Ausstellung zeigt Cécile Dupaquier Werke, die sie ,Tableaus” nennt und die in einem langen
Prozess der Herstellung entstanden sind. Fiir sie formt sie feine Holzbretter, wie ein Geigenbauer
ein Instrument baut, und ohne Vorzeichnung entstehen im Material allmahlich sanfte Kurven und
Wellen, die schlieBlich eine subtile Bewegung erzeugen. Sobald das Objekt gebaut ist, erhalt es
mehrere Anstriche mit mattweilRer Farbe. Das Volumen existiert eigentlich nur durch die Schatten,
die es wirft, und die Prazision seiner Herstellung macht es zu einem Objekt der Kontemplation. Als
Betrachter sieht man reine Oberfldchen, die sich mit dem Lichtwechsel im Laufe des Tages standig

verandern und sich immer wieder aufs Neue offenbaren.

Leinwande ohne Leinwand, Skulpturen zum Aufhdngen - der Status dieser ,Tableaus" ist eigenartig.
Die Beziehung zwischen der weiRen Wand der Galerie und dem, was daran hangt, eigentlich eine Art
Wandskulptur, ist selten so weit getrieben worden. Man kdnnte hier von Minimalismus sprechen,
obwohl es eher um Schlichtheit und Bescheidenheit geht - Begriffe, die es in unserer Welt des tosen-

den Spektakels kaum noch gibt und die gerade deshalb gebraucht werden.

Auszug aus einem Text von Thibaut de Ruyter, zur Ausstellung Wall Works at Daniel Marzona, Berlin

www.ceciledupaquier.com



Cécile Dupaquier, Tableau (Komposition) n°6, Sperrholz, Mineralfarbe, 6-teilig, 95 x 207 x 4 cm, 2022



Jak R. Maier

1933 geborenin Tailfingen (DE)

1947-1950 Schmiedelehre mit anschlieRender Arbeit im Schmiede- und Schlosserhandwerk
1955 Studien in der Schweiz

1956-1957 Meisterschule fiir das Schlosserhandwerk in Stuttgart (DE) und Abschluss als Kunst-
schmiedemeister

1957 Studien in Italien, u.a. bei Prof. Toni Benetton, Treviso (IT)

1959 Studium der Metallgestaltung an der Staatl. Hochschule fir Bildende Kiinste Berlin (HfFbK)
bei Prof. Hans Uhlmann und 1964 dessen Meisterschiler

1967 Dozent an der Staatl. Akademie fir Grafik, Druck und Werbung Berlin

(spater: Staatliche Hochschule fiir Musik und Darstellende Kunst)

1971-1998 Professor fiir Metallbildhauerei an der HFbK

(spater: Hochschule der Kiinste Berlin (HdK))

2010 gestorben in Albstadt-Tailfingen (DE)



,Stahlskulptur 74" von Jak R. Maier, Ansicht Freie Berliner Kunstausstellung, Berlin 1975



Pedro Boese

Pedro Boese ist 1972 in Beira, Mosambik, geboren und lebt seit 1997 in Berlin.

Er studierte Monumentale Gestaltung an der Maastricht Academy of Fine Arts and Design, Nie-
derlande und setzte sein Studium am Institut Fir Kunst im Kontext der Universitat der Bildenden
Kinste in Berlin fort.

Seit 2109 ist er als Lehrkraft in der kiinstlerischen Werkstattlehre fiir Radierung tdtig, an der
Kunsthochschule Weissensee, Berlin.

Boese hat an zahlreichen Einzel- und Gruppenausstellungen im In- und Ausland teilgenommen.
Seine Werke befinden sich in mehreren 6ffentlichen Sammlungen wie im Kupferstichkabinett der
Staatlichen Museen zu Berlin, der Grafischen Sammlung des Museums Folkwang, Essen; in der
Sammlung Bosch Rexroth AG, Lohr am Main und der Sammlung DONG, Kopenhagen, DK.

Boese hat an kuratorische Projekte mitgewirkt wie bei der Ausstellung ,,incremental abstrac-
tions"” im Kunstverein Tiergarten und der Onlineplattform fiir ungegenstandliche Editionen

Ledition-norm.com”. 2022 erhielt Boese ein Stipendium vom Programm Neustart Kultur.

Pedro Boese beschaftigt sich in erster Linie mit Malerei und Radierung. Dabei arbeitet er mit der
geometrischen Form, der Farbe und explizit auch dem Untergrund, der durch Auslassungen oder
Entfernung der Farbe in seiner Struktur sichtbar ist. Aus diesem Zusammenspiel entsteht ein
Spannungsbogen zwischen formaler Integritat und deren Auflésung, bzw. Dekonstruktion. Auch
ist die Komplementaritat zwischen Gemaltem und Wahrgenommenem eines der Merkmale von
Boeses rhythmischer und modularer Arbeit, die den Blick des Betrachters in unterschiedliche
Richtungen lenkt. Anhand der ausgewahlten Farbkonstellationen und ausgewogenen geomet-
rischen Formen wird unser Sehen beeinflusst, zumal wir alle dazu neigen, Formen, Vordergrund

und Hintergrund logisch zu organisieren und zu ordnen.

www.pedroboese.de

Pedro Boese, Zoe, Kunstharzlack auf Hartfaser, 180 x 100 cm, 2013






Peter K. Koch

1967 geboren in Kéln

1994-1998 Studium Produktdesign an der Hochschule Niederrhein

University of Applied Sciences, Diplom

1999 Griindung Ausstellungs- und Projektraum Maschenmode

(mit Guido W. Baudach und Martin Germann)

2004 Grindung extra verlag; Archiv fiir zeitgenéssische Kunst

2005-2014 Kiinstlerischer Mitarbeiter an der Hochschule fiir

Bildende Kiinste Dresden in der Fakultdt Bildende Kunst

2015-2020 Professur Bildnerische Grundlagen an der University of Applied Sciences Europe

Peter K. Kochs Arbeiten entziehen sich der Einordnung in ein gdngiges Genre, entziehen sich dem
beschreibenden Zugriff des Betrachters und verweigern sich den klassischen Vorstellungen von
Malerei und Skulptur.

Seine Arbeiten, die sich hdufig im Raum entfalten und in enger Korrespondenz zu diesem stehen,
sind formal eher hybriden Objekten zuzuordnen, die malerische und skulpturale Eigenschaften
aufweisen - und dennoch an den Randern bleiben. Koch nutzt Aspekte der Malerei und der Skulptur.
Wenn er seine Arbeiten anhand von Prototypen konzipiert, werden farbige Flachen in Rdume ver-
wandelt. Die Fragmente werden durch bildnerische Umkategorisierung verfremdet und fihren zu
einer eigenstandigen Form, einem abstrahierten Raumbegriff.

Im Laufe seines kiinstlerischen Entstehungsprozesses ist Kochs kiinstlerisches Werk mit seinen
wiederkehrenden Hard-Edge-Elementen der Ubergang von der reinen Zweidimensionalitit eines
Bildes oder eines Objekts an der Wand zu rdumlichen Konstruktionen zwischen Minimalismus und
Pop-Art gelungen.

Gwendolyn Kremer

www.peter-k-koch.de

Peter K. Koch, o. T. (Captain), Lack, Karton, Holz, 92 x 74 x 20 cm, 2022, © VG Bild-Kunst
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Heinz Mack

1931 im hessischen Lollar geboren, besucht Heinz Mack 1950-1953 die Staatliche Kunstakademie
Disseldorf (Staatsexamen) und schlieRt 1956 ebenfalls mit Staatsexamen das Studium der Philo-
sophie an der Universitat Koln ab.

Gemeinsam mit Otto Piene griindet er 1957 die Gruppe ZERO in Disseldorf.

Neben der Teilnahme an der Documenta Il (1959) und der Documenta Il (1964) vertritt er auch die
Bundesrepublik Deutschland 1970 auf der XXXV. Biennale in Venedig. Im selben Jahr erhélt er eine
Professur fir einen Lehrauftrag in Osaka (Japan) und wird ordentliches Mitglied der Akademie der
Kiinste, Berlin, der er bis 1992 angehort.

Heinz Mack ist mit wichtigen Preisen ausgezeichnet worden, u.a. mit dem Kunstpreis der Stadt
Krefeld (1958), dem Premio Marzotto (1963), dem 1. Prix arts plastiques der 4. Biennale de Paris
(1965), dem 1. Preis des internationalen Wettbewerbs Licht 79 der Niederlande (1979), dem Gro-
Ren Kulturpreis des Rheinischen Sparkassenverbandes (1992) und dem Preis der Kulturstiftung
Dortmund (2012). Im Jahr 2011 wird der Kiinstler mit dem ,GrofRen Verdienstkreuz mit Stern’ der
Bundesrepublik Deutschland geehrt. 2015 wurde Heinz Mack einstimmig vom Akademie-Senat
zum Ehrenmitglied der Kunstakademie Disseldorf gewahlt. Die Stadt Disseldorf verleiht Heinz
Mack 2016 den Jan-Wellem-Ring. Im Jahr 2017 wird Heinz Mack die Moses Mendelssohn Medaille
verliehen.

Das zentrale kiinstlerische Thema von Heinz Mack ist das Licht; und seine gegenstandslosen Skulp-
turen und Bilder sind Medien hierzu.

Das Gesamtwerk ist auRerordentlich vielseitig: Skulpturen aus verschiedenen Materialien, Lichts-
telen, Lichtrotoren, Lichtreliefs und Lichtkuben. Ebenso gehéren Malerei, Zeichnungen, Tuschen,
Pastelle, Druckgrafik, Fotografie und bibliophile Werke sowie die Gestaltung von 6ffentlichen
Platzen, Kirchenrdumen, Bihnenbildern und Mosaiken zu seinem Oeuvre.

In anndhernd 300 Einzelausstellungen und vielen Ausstellungsbeteiligungen wurden bis heute
seine Arbeiten gezeigt. Seine Werke sind in 136 6ffentlichen Sammlungen vertreten. Zahlreiche
Biicher und Kataloge sowie zwei Filme dokumentieren sein Schaffen.

Heinz Mack lebt und arbeitet in Ménchengladbach und auf Ibiza.

Lichtpfeiler von Heinz Mack (1983-1987), Foto: Oliver Mést
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Anne Gathmann

Anne Gathmann (*1973) lebt und arbeitet in Berlin. Sie studierte an der Bergischen Universitdt Wup-
pertal und an der Universitat der Kinste Berlin. Zuletzt waren ihre Installationen u.a. zu sehen im
Times Art Center Berlin, in der Warte fiir Kunst, Kassel (2021), im Arp Museum Bahnhof Rolandseck
und in der Elisabethkirche Kassel, in der sie begleitend zur documenta 14 eine ortsspezifische Instal-
lation umsetzte (2017). 2022 erhielt sie das Recherchestipendium des Berliner Senats, 2021 die For-
derung Neustart Kultur der Stiftung Kunstfonds, 2016 das Stipendium des Kiinstlerhauses Schloss

Balmoral und 2010 die Projektférderung des Berliner Senats.

Ausgangspunkt von Anne Gathmanns medienibergreifender, ortsspezifischer Praxis ist die Frage,
wie sich Wirklichkeiten ereignen. In Anordnungen aus Glas, Gips, Metall und Projektionen reflektiert
sie Formen des Vorhandenseins in den Grenzbereichen des Zugdnglichen. An- und Abwesenheit,
Mehrdeutigkeit, immaterielle und aulRersprachliche Rdume sind grundlegende Fragestellungen ihrer

Arbeit. Mittels minimaler Eingriffe adressiert sie die Instabilitat erlebter Realitdt.

www.annegathmann.com

Anne Gathmann, = =, Stahl, verzinkt, Figur 01: 140 x 60 x 130 cm, 2021
Angst, Keine Angst, Kapitel |, Installationsansicht Times Art Center Berlin, Foto: Anne Gathmann






Brigitte und Martin Matschinsky-Denninghoff

Brigitte Meier-Denninghoff (1923 - 2011) und Martin Matschinsky (1921 — 2020) datierten den
Beginn ihrer Zusammenarbeit auf das Jahr 1955. Die Kiinstlerin verfligte zuvor bereits (iber ein
eigenstdndiges kinstlerisches Werk. Auch die bis 1970 entstandenen Werke wurden unter dem
Namen Brigitte Meier-Denninghoff gezeigt. 1970 entschieden sie sich, die Werke unter dem
gemeinsamen Namen ,,Brigitte und Martin Matschinsky-Denninghoff* zu signieren.

Martin Matschinsky hatte nach dem Zweiten Weltkrieg zunadchst an der Otto Falckenberg-Schule
in Mlnchen eine Schauspielausbildung absolviert und lieB sich dann von Brigitte Meier-Denninghoff
fGr die Kunst der Moderne begeistern. Die Kiinstlerin hatte 1948 nach ihrem Studium in Berlin
und Miinchen Henry Moore bei seinen Werken assistiert, ein Schlisselerlebnis, das pragend fir
die Kunstauffassung des Paares werden sollte. 1949 griindete sie mit sechs weiteren Kiinstlern

in Minchen die Gruppe ZEN 49. Die Arbeit mit Metall bestimmte maRgeblich das gemeinsame
Schaffen des Kiinstlerpaars, zunachst in Miinchen, ab den 1960er Jahren in Paris und Anfang

der 1970er Jahre dann in Berlin, wo es sich niederlieB. Ihr Werk gehért zu den bedeutendsten
eigenstdandigen Beitragen der Nachkriegskunst in Deutschland und erlangte internationale An-
erkennung. 1959 und 1964 nahmen sie an der documenta in Kassel sowie 1962 an der Biennale in
Venedig teil, wurden 1967 zur EXPO in Montreal eingeladen und in Deutschland und international
mit zahlreichen Ausstellungen gewiirdigt. So zeigten das Folkwang Museum in Essen (1967), die
Nationalgalerie Berlin (1970), die Berliner Akademie der Kiinste (1985) und das Germanische
Nationalmuseum in NGrnberg (1985) schon friih retrospektive monografische Ausstellungen.

In den 1950er Jahren verwendete das Paar meist Messingstdbe und Zinn. Sie verbanden diese zu
konstruktiven, strahlenférmigen oder tuchartig gefalteten und dennoch naturhaft wirkenden
Gebilden. Variantenreich loteten sie das Wechselspiel zwischen Licht und Schatten, Hiille und
Raum aus. Spater bevorzugten sie vorgefertigte Drahtstdbe, Bleche und Rohre aus Chromnickel-
stahl und montierten sie durch Léten oder SchweiBen zu den charakteristischen organisch wir-
kenden Rohrkérpern. Ab Mitte der 1980er Jahre entstanden auch kleinformatige, fragile Skulpturen.
Anlasslich der 750-Jahr-Feier Berlins im Jahr 1987, wurde ihr berihmtestes Werk ,,Berlin“ auf
dem Mittelstreifen der TauentzienstraRe am Europa- Center aufgestellt. Ihre Skulptur ,Dreiheit”
(1993) auf dem Museumsvorplatz der Berlinischen Galerie wurde zum Wiedererkennungszeichen
des Landesmuseums.

Die ikonischen, monumentalen Edelstahlskulpturen von Brigitte und Martin Matschinsky-Den-
ninghoff pragen vielfach den 6ffentlichen Raum, auch Gber Europa hinaus. Im Bereich der Nach-
kriegsmoderne und des Informel nimmt das Kiinstlerpaar eine prominente, international bekann-
te bildhauerische Position ein und erweitert damit den Schwerpunkt der Art Estate in

diesem Bereich.

Quelle: www.matschinsky-denninghoff.org



Brigitte und Martin Matschinsky-Denninghoff, ,BERLIN", 1987,
TauentzienstraRe, Berlin, Foto: Oliver Most



Carlos Silva

Carlos Silva wuchs auf in Cali, Kolumbien.

Dann studierte er zundchst Architektur an der Universitdt Javeriana in Bogota.

1999 zog er nach Berlin. Er gehért zur Ateliergemeinschaft “Milchhof” in Prenzlauer Berg und ist

als Kiinstler, Mébeldesigner und Architekt tatig. Werke von Carlos Silva wurden in verschiedenen
Einzel- und Gruppenausstellungen u.a. in Frankreich, den Niederlanden, Mexiko, Japan und Berlin

gezeigt. Erist in verschiedenen Kunstsammlungen vertreten, lebt und arbeitet in Berlin.

Carlos's abstrakte Malerei ist stark durch geometrische Raume beeinflusst. Manchmal treten seine
Installationenin Interaktion mit ihrer unmittelbaren raumlichen Umgebung. Wéahrend die Geome-
trie und die klassischen Regeln der Bildkomposition als ein Rahmen dienen, so ist der eigentliche
Duktus dem Zusammenspiel von Zufall und der Kontrolle des Pinsels Giberlassen, dhnlich wie in
der Kalligraphie. Darlber hinaus spielen Farbe und Plasti zitat, und die subtilen Nuancen, die sich

daraus ergeben eine zentrale Rolle in der Wirkungskraft jedes einzelnen Werks.

Dreidimensionale raumzeitliche Pinselbewegungen finden sich auch in der Serie Cosmos (2017).
Kugeln, Kreise, rotierende Elemente (iberlagern oder verbinden sich, perpetuieren in die Unend-
lichkeit und die Unermesslichkeit des Raums. Hier gelangt Silva zu bizarr graphischen Ergebnissen
mit monochromatischen Schwingungen in Cyan und einem satten Indigo (Trilogie in Blau), schafft
zylindrische Gebilde in metallischen Farben, die eine Reihe luzider und diaphaner Kompositionen

ergeben.

In allen Fallen — und nicht nur hier — greift er auf Techniken der Pinselfiihrung aus der altmeis-
terlichen Kalligraphie zuriick, z.B. Drehungen des mehr oder weniger breiten Pinsels aus dem
Handgelenk. Bewegung folgt hier auf Bewegung, Geste auf Geste. Bis in diesem Prozess die
Simultaneitat der sukzessiven Gesamterscheinung sich zu einer bildnerischen Einheit

verbindet.

www.carlossilva.org

Carlos Silva, Cosmos 1-6, Zeichentusche, Acryl auf Papier, 100 x 70 cm, 2018






Bernard Gitton

Bernhard Gitton, geboren am 24. Juni 1935, ist ein franzésischer Physiker und Kinstler, der moderne
Wasseruhren, Springbrunnen und andere Gerdte fir Kunst und Wissenschaft gebaut hat.

Doktor der Physikwissenschaften (Orsay, 1967). - Forschungsbeauftragter am CNRS (bis 1972),
Beauftragter bei Anvar, Industrieministerium (1972-1979), Designer (1979) und kinstlerischer Leiter
des Atelier Bernard Gitton, Les Rosiers-sur-Loire, Maine-et-Loire (Atelier zur Realisierung von Kreati-

onen im Bereich der technologischen Kunst, bis 2019).

Uhr der fliessenden Zeit, von Bernard Gitton, 1982, Lichthof Europa Center Berlin, Foto: Oliver Mdst






Markus Wirthmann

1986-93 Hochschule fiir bildende Kunst Braunschweig

und Hochschule der Kiinste Berlin, Meisterschiiler

seit 1991 Stipendien verschiedener Organisationen
(Cusanuswerk, Senat Berlin, Land Niedersachsen, Kunstfonds)

1998-04 Kiinstlerischer Mitarbeiter an der HdK (seit 2001 UdK) Berlin

2002 Forderpreis flr Zeitgendssische Kunst des Neuen Kunstvereins Aschaffenburg

2003 Otto-Dix-Preis 2003, Gera und Stuttgart

seit 2006 Gastprofessuren und Lehrauftrdge an verschiedenen Kunsthochschulen

2014 Artist in Residence and Visiting Professor, Amherst College, Amherst, MA
wirthmann war Mitbegriinder zweier Galerien, eines Projektraums und eines Kunst-Blogs.
Seine Werke sind Teil 6ffentlicher und privater Sammlungen

Markus Wirthmanns bildhauerische, plastisch-installativen Arbeiten entwickelt er auf der Grundlage
von Naturphdanomenen und naturwissenschaftlich- technischen Prozessen, die er in experimentellen
Anordnungen in dsthetische Prozesse iberfihrt. Innerhalb festgelegter Rahmenbedingungen, die
sich fiir den Betrachter meist sichtbar erschlieBen, entstehen Werke, die ihre Mittel und Medien
thematisieren, wihrend sie immer auch das kiinstlerisch-experimentierende Vorgehen offenlegen.
Besondere Bedeutung kommt dabei dem Spannungsbogen zwischen Zufall und Notwendigkeit zu,
in den er die Beziehung von materieller Ursache und bildnerischer Wirkung setzt.

Oft entstehen ortsbezogene Werke, die in den jeweiligen Umgebungen unter Berlcksichtigung

von individuell verschiedenen Faktoren wie Licht, Lufttemperatur, Feuchtigkeit spezifische ,Bioto-
pe” erschaffen. Eine bewusst gesetzte Dramaturgie darf man in den meisten dieser Arrangements
vermuten, in denen Wirthmann Beziehungen versammelt und verknipft — sowohl in der Auseinan-
dersetzung mit ebenjenem Ort und den zum Einsatz gebrachten Materialien als auch im Umgang mit
dem Betrachter.

Das Bild emanzipiert sich von seinem Ermadglicher. Das ist eine anti-autoritare Strategie. Freiheit und
Selbstbestimmung fiir die Bilder. Demut und Toleranz als kiinstlerische Tugenden. [...] Es geht hier
um eine ganz bestimmte Art, Welt anzuschauen und zu sich selbst in Beziehung zubringen, Elemente
zu isolieren, in neue Zusammenhdnge und Funktionen zu versetzen. Markus Wirthmann gibt dem
.gesteuerten” Zufall eine Blhne.

aus dem Ausstellungstext zu Related to Time, super bien! gewdchshaus fiir zeitgendssische kunst

www.markus-wirthmann.de



Arbeiten aus den Werkgruppen Tracht & Habitus, Teichfolie, Natriumchlorid, Fluorescein
Applied Kitchen Sciences - Red Blue Green Yellow Jello, 2020, Digitaldruck auf Papier, © VG Bild-Kunst
Foto: © archive Kunsthalle Bratislava / Martin Marencin
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Das Basement zwischen Europa-Center Berlin
und Weltkugelbrunnen gelegen,

ist ab Januar 2023 als temporadrer Ausstellungsort
fr Kunst der Gegenwart des Fachbereich Kultur
Charlottenburg-Wilmersdorf ge6ffnet.

kinstlerische Leitung Oliver Most

Weitere Informationen unter:
www.basement-berlin.com

OFffnungszeiten: Mittwoch — Samstag von 14-19 Uhr

Zugang lber die Treppe am Weltkugelbrunnen
Tauentzienstr. 9-12, 10789 Berlin

Dank an die Galerie Monch fir die Leihgaben der Arbeiten
von Brigitte und Martin Matschinsky-Denninghoff

“ Bezirksamt Charlottenburg-Wilmersdorf von Berlin,
M Abteilung Bildung, Sport, Kultur, Liegenschaften und IT,

| ﬂ _! Fachbereich Kultur



