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Die Sichtbarmachung von Zeit

„Deutlich ist die sich ständig verändernde Win-
kelposition der Erde zur Sonne zu erkennen. 
Wir spüren die Umdrehung der Erdkugel nicht, 
von unserem Standort aus empfinden wir unse-
re Position als statisch, und dabei irren wir uns.

Denn wir alle – auch der Ort – befinden uns 
inmitten dieser Dynamik, die auf diese Weise 
sichtbar wird.“

Vera Röhm

Topographie der Zeit – Schattenwanderungen 
Erich-Kästner-Schule, Darmstadt-Kranichstein, 2003 

Installation im Auftrag der Stadt Darmstadt nach Kunst am Bau Wettbewerb, 2001 
78 Schatten, schwarzer und weißer Beton, Edelstahl,  
Gnonom (Schattenwerfer) 25 x 25 x 25 cm, Säule 250 cm Höhe  
Fotografie Kay Saamer (c) Archiv Vera Röhm

Konkrete Kunst am Bau und im öffentlichen Raum
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Die Nacht ist der Schatten der Erde 

„Dieser lapidare Satz von Johann Leonhard Frisch (1660–1743) hat mich so beeindruckt in seiner Schlicht-
heit und der doch weltumfassenden Aussage. Die Vorstellung, dass die ganze Erde von Menschen 
bewohnt ist, alle das gleiche Phänomen beobachten und es jeweils in ihrer Sprache aussprechen und 
schreiben können, hat mich bewogen, es in die jeweiligen Sprachen übersetzen zu lassen. Mittlerweile, 
im April 2019, liegen mir Übersetzungen in 300 Sprachen vor. 

Im Laborinth wird das offene System des Laboratoriums der Sprache zur begehbaren Installation. Kreis-
förmig angeordnete Segmente treffen aufeinander, kreuzen oder versperren sich und ergeben ein Laby-
rinth aus fluoreszierenden Schriftzügen an den schwarzen Wänden. Es stellt die Vielzahl der Sprachen 
dar, deren Zahl sich fortlaufend verändern kann und deren mitunter rätselhaft wirkenden Zeichen wie 
Bildnisse am Firmament dechiffriert werden können.“

Vera Röhm

Laborinth 
Die Nacht ist der Schatten der Erde 
Modell, 2007/2015

73 Sprachen, geformtes Acrylglas, bedruckte PVC-Folie,  
30,8 x 103,8 x 92,28 cm 
Fotografie Octavian Beldiman (c) Archiv Vera Röhm
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Maria Maier

Fünf Kunst-am-Bau-Projekte Dr. Peter Lodermeyer, Bonn
Die Regensburger Künstlerin Maria Maier hat sich über Jahre hin immer wieder auch mit Kunst am Bau 
und mit Kunst im öffentlichen Raum beschäftigt. In diesem Zusammenhang ist sie zu zahlreichen Wett-
bewerben für renommierte Projekte eingeladen worden, etliche davon hat sie gewonnen. In der freien 
künstlerischen Arbeit von Maria Maier steht die Kombination aus fotografischen und malerischen bezie-
hungsweise graphischen Elementen im Mittelpunkt. Mit den unterschiedlichen Geschwindigkeiten der 
Bildproduktion von Fotografie und Malerei und den grundverschiedenen Bildräumen, den diese Medien 
erzeugen, hat sie sich ein äußerst flexibles Instrumentarium erarbeitet, um zu artikulieren, was im Zent-
rum ihrer Kunst steht: die Verdichtung der Erfahrung von Raum und Zeit.

In der Ausstellung bauhaus*innen räume 1919-2019 im Frauenmuseum Bonn präsentiert sich Maria 
Maier mit fünf Kunst-am-Bau-Projekten aus den Jahren 2000 bis 2018. Diese Arbeiten zeigen deutlich, 
wie sie ihr spezifisches künstlerisches Anliegen auf ganz verschiedene architektonische Gegebenheiten 
anzuwenden und dabei die divergenten Funktionen und Nutzungsweisen der baulichen Kontexte – ob 
Landratsamt Regensburg oder Universität Passau – einzubeziehen versteht. Die Palette ihrer Beiträge 
reicht dabei von einem abstrakten Wegweiser aus abfotografierten Häuserfassaden im Rahmen der 
Neugestaltung der Bahnhofstraße in Schwandorf bis zu zwei kreisrunden Deckenelementen für das 
Jüdische Gemeindezentrum Regensburg. Unter dem sprechenden Titel „Zukunft blüht aus Erinnerung“ 
soll eine dieser Rundformen aus Glas mittels einer Grundrisszeichnung auf die alte Synagoge verweisen, 
die in der Nazizeit zerstört worden war. In ihrem Vorschlag für das Foyer des Fachbereichs Mikrosystem-
technik der Oberbayerischen Technischen Hochschule Regensburg nahm Maria Maier die Struktur von 
Mikrochips zum Ausgangspunkt für eine farbstarke, aus gelben, blauen und weißen Kunststeinen be-
stehende Boden- und Wandarbeit. Mit der extremen Vergrößerung ansonsten unsichtbarer Strukturen 
gelingt es ihr aufzuzeigen, dass dieses Produkt der Spitzentechnologie im architektonischen Kontext 
eine überraschende, sinnlich ansprechende Ästhetik zu entfalten vermag.

Darstellung des Kunst-am-Bau-Wettbewerb für Universität Passau/Medien und Kommunikation;  
„IM FLUSS – FLOW“; 2016

Konkrete Kunst am Bau und im öffentlichen Raum
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Kunst am Bau Wettbewerb Landratsamt Regensburg,  
„Unser Landkreis – 41 Gemeinden unter einem Dach“, 2013-2018

Vordach: drei Gläser, VSG aus TVG, je 2 x 10 mm, transparente Glasschmelzfarben, Siebdruck,  
je 3710 x 1817 mm 
Eingangshalle: drei Glasobjekte, VSG aus TVG, je 2 x 10 mm, transparente Glasschmelzfarben, Sieb-
druck und Malerei beidseitig, Stahlhalter, Stahlseil mit Tellerhalter, je D: 2000 mm
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Konkrete Kunst

Kirstin Arndt

Form follows material

Polyethylen, Holz, Beton und Aluminium – sie sind stille Begleiter unserer Außenwelt, tauchen hinter 
jeder Ecke auf und bilden das Fundament unseres urbanen Gestaltens. Die Künstlerin Kirstin Arndt formt 
sie jedoch bis hin zu verführerischen Augenschmeichlern, die sich trotzig ihrer Funktion entziehen. Sie 
verwandelt die industriellen Baustoffe in ihrer Materialität bis ins Unkenntliche, haucht ihnen eine neue 
Haptik und Sinnlichkeit ein, lässt sie grazil erscheinen oder verleiht ihnen im Gegenteil eine plumpe 
Schwere. In ihrem Arbeitsprozess sucht sie dabei bewusst den Kontrast und das Spiel mit verschiedenen 
Oberflächenstrukturen, die den Werkstoffen eingeschrieben sind. Dabei wird kühl-klinisches Aluminium 
beispielsweise von verflochtenem neon-farbigem Seil umgarnt oder von zähflüssigem Beton bedrängt. 

Darüber hinaus übernimmt die Form der Objekte einen wesentlichen Anteil am täuschenden Moment. 
Die Künstlerin bewegt sich innerhalb der physikalischen Grenzen des Materials, muss sich ihren Ge-
setzen in gewisser Weise unterwerfen. Die spezifische Form des Betons ist allein vom Mischverhältnis 
dreier Komponenten abhängig, die das spätere Aushärten und die Beschaffenheit bestimmen. Das nor-
malerweise steinharte und glatte Gemisch wirkt nach der Bearbeitung durch Kirstin Arndt im Gegen-
satz zur gewohnten Assoziation amorph. Ihm wird durch die Oberflächenstruktur Bewegung verliehen 
und die eingelassenen Quadrate zeigen dessen kurzzeitige Verwundbarkeit im noch flüssigen Zustand. 
Die Umkehrung von Materialeigenschaften durch bewusste Formgebungsprozesse, das Ambivalente 
aufzuzeigen und neue Sinneseindrücke zu erzeugen, verlangen von der Künstlerin eine umfangreiche 
Materialkunde und handwerkliche Raffinesse. Dabei bleibt jedoch auch immer ein gewisser Raum für 
Unberechenbares zurück, den Kirstin Arndt als Teil ihres Werkprozesses versteht. Die von der Wand he-
runtergleitenden Aluminiumstäbe sind nur bis zu einem gewissen Grad lenkbar, bevor die Gesetze der 
Schwerkraft eingreifen. Was von der künstlerischen Intention jedoch zurückbleibt, ist ihre scheinbare 
Schwerelosigkeit im Raum. 

Arbeiten im und mit dem Raum ist ein weiterer Schwerpunkt der künstlerischen Praxis Arndts. Ihr Blick 
fokussiert sich dabei auf Proportionen, Dimensionen und Winkel und gleicht dem eines Architekten. In 
ihren Werken spiegelt sich das Raumdenken auf vielfältige Weise wieder: sie dehnen sich in ihn hinein, 
suchen untereinander Anknüpfungspunkte oder machen ihn gar selber auf. Die gestapelten Aluminium-
würfel transformieren ihren eigenen Raum in ein unausgeglichenes Gefälle aus Stabilität und fragilen 
Momenten. Die Neonschnüre auf Aluminium brechen die Flächigkeit des Untergrundes auf und der Be-
ton ermächtigt sich kriechend seines Umraumes. 

Kirstin Arndt bewegt sich leichtfüßig im Spannungsfeld aus eigener Intention und der Diktatur des Ma-
terials. Die Überführung der Fläche in die Dreidimensionalität und ihr intensives Umkreisen der Material-
grenzen lassen einige Bauhaus-Gedanken in ihrem Werk wieder aufleben. Unter der Leitung von Walter 
Gropius wurde am Bauhaus ab 1923 der experimentelle Umgang mit verschiedenen Baustoffen und 
neuen technischen Verfahren angetrieben. Alle SchülerInnen mussten dazu zunächst Vorkurse durchlau-
fen, die zu der Zeit unter anderem von Lázló Moholy-Nagy geleitet wurden. Dieser trat nicht länger als 
Künstler, sondern als Ingenieur auf. Die frühe Ausrichtung der Schule nach mittelalterlichen Idealen war 
damit beendet und man wandte sich einer Symbiose aus Gestaltung und Technik zu. Es sollten seriell 
produzierbare Produkte entstehen, die günstig und funktional einer breiten Masse zugänglich gemacht 
werden konnten. 

Was jedoch am Bauhaus als harmonische Vereinigung, Streben nach Gleichgewicht und dem Gestalten 
nach grundlegenden Prinzipien konzipiert wurde, schlägt sich in den Arbeiten von Kirstin Arndt als 
bewusst experimentelle Versuchsanordnung nieder. Anstatt das Material zu beherrschen und jede Ab-
weichung von der Norm zu eliminieren, nutzt die Künstlerin das Potenzial des Zufalls. 

Text von Miriam Schmedeke
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Courtesy: Galerie Gisela Clement
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o.T., 2018, Aluminium (1 mm), Splinte, 19-teilig, grauer Beton,  
Module je 35 x 35 x 33cm, Dimension variabel

Stirnwand 
o.T., 2018, Aluminiumstäbe, eloxiert, Aluminiumringe, Dimension variabel

Wand 
o.T., 2018, Aluminium, geschliffen, poliert, farblos markiert, PES-Seil, neongelb,  
(Durchmesser 8 mm), je 150 x 75 cm

Courtesy: Galerie Gisela Clement

Kirstin Arndt
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Konkrete Kunst

Lilah Fowler

Auf der Suche nach dem leeren Ort

„Wo Wolle ist, ist auch ein Weib, das webt, und sei es nur zum Zeitvertreib“, formulierte einst Oskar 
Schlemmer und bezog sich dabei auf die Webereiklasse am Bauhaus Weimar, die den Studentinnen 
vorgesehen war. Dass den Frauen am Bauhaus der Zutritt zu den restlichen Meisterklassen oft verwehrt 
wurde, kann in der Ausstellung im Frauenmuseum Bonn anhand zahlreicher Beispiele nachvollzogen 
werden. Viele Künstlerinnen haben seitdem den Rollenklischees entgegengewirkt, indem sie bewusst 
vermeintlich weibliche Materialien wie Wolle oder Keramik verwendeten (z. B.: Rosemarie Trockel und 
Judy Chicago). Auch Lilah Fowler arbeitet mit der Technik des Webens, jedoch ohne dabei eine feminis-
tische Intention zu verfolgen. Sie dient ihr vielmehr dazu, die Ergebnisse und Daten ihrer wissenschaft-
lichen und geografischen Recherchen zu verweben und ihnen eine künstlerische, haptische Form zu 
geben.

Auf den ersten Blick könnte man meinen, die Teppiche und Stoffe der britischen Künstlerin seien gera-
dewegs aus der Werkstatt des Bauhauses ins Museum gekommen. Die Webmuster der Textilien ähneln 
denen von Anni Albers, Gunta Stölzl oder auch Benita Otte in ihrer geometrischen Formensprache. Aller-
dings entspringen sie nicht der künstlerischen Lehre oder Überzeugung des Bauhauses. Sie entspringen 
nicht einmal im klassischen Verständnis direkt dem Geist der Künstlerin.

Wie in der Bauhauswerkstatt werden die Arbeiten von Lilah Fowler entweder von der Künstlerin selbst 
per Hand geknüpft oder aber an einem digitalen Webstuhl hergestellt. Auch die Farbauswahl der Garne 
und Wolle stellt sich ähnlich komplex dar, wie er von Bauhausschülerinnen beschrieben wurde, die sich 
intensiv mit der Farbenlehre Klees auseinandergesetzt haben.

Vorlage für die Textilien von Lilah Fowler sind computergenerierte Muster aus Daten: Auf der Suche nach 
einem „leeren“ Ort stellte die Künstlerin dessen Nichtexistenz fest. Überall, selbst in der Wüste, konnte 
sie bei ihren Reisen Datenflüsse detektieren. Mithilfe eines Informatikers entwickelte die Künstlerin ein 
Programm, welches die gesammelten Informationen ihrer Reisen auswertet. Dabei entstehen jedoch 
nicht wie gewohnt anschauliche Diagramme und benutzerfreundliche Oberflächen, die Informationen 
leicht zugänglich machen und intuitiv bedient werden können. Die Ergebnisse des Programms sind geo-
metrische Muster in unendlicher Variation. Sie bleiben auf einer abstrakten Sprachebene, in einer ande-
ren Sphäre, deren Quellen immer verschlüsselt bleiben werden. Diese Muster überführt die Künstlerin 
anschließend in Teppiche und Stoffe und verwebt sie so mit unserer sichtbaren Welt.

Lilah Fowler zeigt auf, wovon wir täglich umgeben sind – Datenströme, Pixel, Nullen und Einsen. Sie 
finden in den gewebten Arbeiten eine physische Form, werden aber nicht verständlich. Neben der sicht-
baren Natur existieren noch weitere Realitäten, die uns ebenso messbar umgeben wie Wasser, Gebirge 
oder Vegetation. Die Koexistenz dieser Welten ist für Lilah Fowler eine Tatsache, da wir bereits in das 
Digitale eingeschrieben sind und andersherum; es ist Bestandteil unserer Landschaften und Wirklichkeit. 
Eine klare Trennung kann nicht mehr vollzogen werden, was durch die spezifische Technik des Webens 
nicht nur sprachlich, sondern vor allem real verdeutlicht wird.

In Installationen aus Aluminiumstangen, sogenannte Systeme, integriert Lilah Fowler ihre gewebten Da-
tenteppiche und -stoffe, fotografische Landschaftsaufnahmen und verschiedene Artefakte. Ein schwar-
zer Rauchobsidian, auch ‚Apachenträne‘ genannt,  liegt in der Menge aus Daten auf dem Boden und 
setzt der unsichtbaren Welt die reine Materie entgegen. Die Künstlerin hat ihn auf einer ihrer Reisen 
gesammelt – er wird zum Stellvertreter unseres Naturbegriffes, der aber längst einer neuen Definition 
bedarf.

Text von Miriam Schmedeke
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System.9.3., 2018, Aluminium, Acryl, Polycarbonat, Dimension variabel

Enthält:

a.	 17947, 2018, Wolle, Baumwolle 

b. 3609, 2018, Baumwolle

c. 4072, 2018, Baumwolle

d. Keramischer Isolator, Missouri

e.	 Apachen-Träne (schwarzer Obsi-
dian), New Mexico

f.	 Wüstengummibaum, Filmstill, 2019, 
Mojave Wüste

g.	 ASTER relief, North Rhine Westphalia 
coal mines, Polystyren, Aluminium

h.	 36.221, -116.725, 1648 m. 2019, 

Seidenschal

i.	 17947, 2018. Wolle, Baumwolle

j.	 Stechpalmenblatt, Goonhilly Earth 

Station, Lizard Peninsula, Cornwall

Courtesy: Galerie Gisela Clement
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Konkrete Kunst

Rita Rohlfing

in: RITA ROHLFING. ANSCHEINEND, Ausst.-Kat./exh. cat. Oberhausen, Verein für aktuelle Kunst/Ruhr-
gebiet e.V., Oberhausen 2005, S./pp. 3-10

Die Künstlerin Rita Rohlfing macht es keinem Betrachter und keinem Interpreten leicht, ihre künst-
lerische Zielsetzung einer Gattung zuzuordnen. Sie ist eine leidenschaftliche Malerin, die sich auf die 
Auseinandersetzung mit Farbe einlässt, sie malt und doch entstehen keine Gemälde im klassischen Ver-
ständnis. Sie ist Bildhauerin, die monumentale Skulpturen erschafft, die jedoch niemals Festkörper zu 
sein scheinen und Volumen nicht nach außen sondern nach innen kommunizieren.

Sie ist Architektin, die sich stets im Raum definiert und diesen strukturiert und hinterfragt, ohne jedoch 
neue nutzbare Räume zu schaffen, sondern sie reduziert den Raum um Räume, die unbetretbar werden.

Gabriele Uelsberg

in: Rita Rohlfing – Das Virtuelle im Konkreten/The Virtual in the Concrete, Ausst.-Kat./exh. cat. Neuss, 
Clemens Sels Museum Neuss, Dortmund 2016, S./p. 17-45

… Wie die ausgestellten Werke beispielhaft zeigen, entziehen sich die Arbeiten von Rita Rohlfing einer 
Kategorisierung und Entschlüsselung. Im Zentrum ihres Schaffens steht vielmehr das Ungreifbare, Rät-
selhafte und Wandelbare. Das Verneinen von Stabilität kann durchaus auch als Spiegel der Gegenwart 
gelesen werden, die durch ihre Schnelllebigkeit, Vergänglichkeit und Unsicherheit immer wieder zu 
einem Standort- und Perspektivwechsel auffordert und in der die Grenze zwischen Realität und Virtuali-
tät immer weiter verschwimmt. Die Ausstellung „Das Virtuelle im Konkreten“ sensibilisiert unsere Wahr-
nehmung und unser Empfinden nachhaltig für die Kraft und die vielfältigen Wirkungsweisen von Farbe, 
Form und Struktur. Die Werke heben die materiellen Grenzen und optischen Barrieren auf und wirken 
der realen Architektur entgegen. Es eröffnen sich neue Blickwinkel und überraschende Erfahrungswei-
sen, in denen sich Sehen und Denken, Wahrnehmung und Reflexion über die Kunst hinaus vereinen.

Bettina Zeman

Rita Rohlfing Ausstellungsansicht, Rationale 4, Frauenmuseum, Bonn

TOP SECRET, 2013
Transportkiste,  
Acrylglas, Acrylfarbe 
59 x 58 x 53 cm

purple, 2013
Acrylglas, Acrylfarbe
65 x 80 x 20 cm
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KRISTALLBLAU, 2014 
Acrylglas, Acrylfarbe 
100 x 87,5 x 22 cmal

le
 F

ot
os

: C
op

yr
ig

ht
 R

ita
 R

oh
lfi

ng



84

Konkrete Kunst

Anneke Klein-Kranenberg
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Rity Jansen Heijtmajer

„Malen ist für mich ein Synonym für das Nachdenken. Der Kreis und das Weiss schaffen Zugang zu einer 
Vorstellungskraft, die von ihrer Essenz befreit ist. Auch kan ich da ein Raum zum Nachdenken formen, 
um Inhalt und ebenso Komposition zu überprüfen. Das verschafft mir einen Platz als Künstlerin in unse-
rer Zeit. Aus dem weissen Raum auf der Leinwand versuche ich eine farbige Anordnung zu schaffen, in 
der sich meine Gedanken und Gefühle dank der Farbe konkretisieren können.” ( Rity Jansen Heijtmajer)

Rity Jansen Heijtmajer   
Cadence 2 - 30 x 30 cm - Akryl
2016 

Rity Jansen Heijtmajer
Cadence 7 - 30 x 30 cm - Akryl
2016
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Sibylle M. Rosenboom

Konkrete Kunst

17 ML 0725 - 30 x 50 cm

17 ML 0903 - 30 x 50 cm
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19 ML 0311 - 30 x 50 cm

19 ML 2404 - 30 x 50 cm
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Grenzgängerinnen

Corinna Heumann

Vernetzt - die Mandarine übernimmt - Smart Home
und Hommage à Ida Kerkovius

Entstehungsjahr: 2019 

Technik: Acryl und Pastell auf Leinen, 140 cm x 160 cm 

Nach der Katastrophe des 1. Weltkriegs und dem Zusammenbruch der alten Ordnung finden 100 Jahre 
später mit der digitalen Revolution erneut tiefgreifende Veränderungen in Kunst und Gesellschaft statt. 
Corinna Heumann erforscht Ida Kerkovius‘ Denkansätze, die Umbrüche ihrer Epoche künstlerisch zu ver-
arbeiten. Die Malerin verbrachte die Wintersemester der Jahre 1920 bis 1923 am Bauhaus in Weimar. 
Sie besuchte dort die Vorkurse bei Johannes Itten und Georg Muche, den Kunstunterricht von Wassily 
Kandinsky und Paul Klee. Die Kunst des Webens lernte sie in der Klasse von Gunta Stölzl. Zuvor war sie 
als Schülerin von Adolf Hölzel und über die Dachauer Künstlerkolonie mit der Moderne in Verbindung 
gekommen. 

In diesem Interieur verschwimmen die klaren Grenzen zwischen Innen- und Außenraum, sichtbarer und 
unsichtbarer (Daten-) Welt zu einer seltsam ungleichgewichtigen, schwebenden Ansammlung von Ob-
jekten und Symbolen der Alltagswelt, deren zusammenhaltende Kräfte nicht mehr erkennbar sind. Wird 
mit der Industrie 4.0 der Obstkorb bald selbst in der Lage sein, für Nachschub zu sorgen? Hier über-
nehmen nicht Alexa oder der Apple (Inc.) sondern eine schier überdimensionierte Mandarine durch ihre 
bildnerische Dominanz. Vereinzelt stehen die menschenähnliche Gestalt oder der Roboter dabei. Ohne 
erkennbaren Sinn- oder Handlungsbezug erscheinen sie lediglich als weiteres gesichtsloses Farbflächen-
arrangement innerhalb der Komposition. Sinnhafte Handlungen oder psychologisierende Zusammen-
hänge treten zugunsten der Verselbstständigung der Bildelemente in den Hintergrund. Es stellt sich die 
Frage, ob wir unsere Lebenszusammenhänge und damit die sinnstiftenden Aspekte der menschlichen 

Existenz den Algorithmen überlassen. Oder ob wir auch in Zukunft in der Lage sein werden, unser 
Menschsein durch Spontaneität, Kreativität und Unberechenbarkeit zu behaupten.  Die Mandarine ist 
zudem eine ironische Anspielung auf Simone de Beauvoirs Roman, Les Mandarins, über den Existentia-
lismus.

Ida Kerkovius, Interieur, 1934
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Corinna Heumann, Hommage à Ida Kerkovius
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Grenzgängerinnen

Bertamaria Reetz

Tektonische Tableaus

Bertamaria Reetz ist eine Künstlerin, die permanent neugierig ist, die weiter sucht, das schon Gestaltete 
wieder als einen Ausgangspunkt für Neuerungen sieht, nicht aber als definitiven Abschluss für die Ewig-
keit.

Ihre Erfahrungen und Emotionen sind essentielle Bildträger, die sich nicht thematisch oder stilistisch fest-
legen lassen. Reetz ist auf einer permanenten Reise zu neuen Optionen.

Sie liebt die Reduktion, nicht die Überfülle. Als Mensch und Künstlerin umgibt sie sich mit Reduktionen 
als Lebensprinzip. Wenn dieses Agieren und ihr Kunstwollen im Jahr des einhundertsten Geburtstages 
des Bauhauses zusammenkommen, so liegt es nicht unnah, dass die Künstlerin auf dieses Datum reagie-
ren will, um ihrerseits neue ästhetische Erfahrungen durch ihr Tun zu sammeln.

Das Ergebnis im Jahr 2019 sind die Tableaus, wiederum Bilder ohne Titel, damit der Betrachter nicht 
eingeschränkt wird. Den Bildbegriff „Tableau“ hat ein kunsthistorischer Monolith gerne verwendet, Piet 
Mondrian, der niederländische Künstler der de Stijl-Bewegung. Mondrian hat wie kein anderer Künstler 
alle Stufen der Kunst bis zum 20. Jahrhundert durchlaufen und vor allem durchdacht, bis er zu seinen 
berühmten Bildern mit den Quadraten gekommen ist, die nicht nur ein neuer Ausdruck sind, sondern 
eine neue philosophische Gedankenwelt verbildlichen.

Bertamaria Reetz geht von diesen Vorlagen aus. Ihre Kunst wendet sich der dritten Dimension zu, dem 
Relief, das in Kuben und Linien erdacht an Mondrian erinnert, sich aber völlig frei von diesem Vorbild 
bewegt. Für Reetz werfen die Tableaus erneut die Frage auf aus der Akademiezeit: Wie kommt Kunst zu 
einem befriedigenden Ergebnis, wann ist ein Bild zu leer oder zu voll, welche Farben darf ich nehmen, 
wie rot muss ein Rot sein? Wie hebe ich die Starrheit eines Bildes auf, um es in visuelle Poesie umsprin-
gen zu lassen. Die Setzungen sind deshalb nicht nach geometrischen Gesetzen durchgeführt, sondern 
nach Gefühlen gestaltet. Das gilt für die weißen Kuben auf weißer Fläche ebenso wie für die teilweise 
oder ganz bemalten Kuben, die Monochromie wie die Farbigkeit. 

Die Künstlerin liebt die neuen Erfahrungen mit der Einfachheit, die sich als höchst komplizierte und ent-
scheidungsfordernde neue Qualität erweist.

Mit fünf Farben, den Primärfarben  rot, gelb, blau und den sogenannten Nichtfarben weiß und schwarz 
sind 14 Tableaus entstanden, mit denen Reetz ihre Gedankenwelt wissentlich und radikal erweitert hat. 
Ein wahrhaft mutiger Schritt.

Dieter Ronte  
Mai 2019
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Grenzgängerinnen

Judith Wanzer

„WOLL - LUST“

Objekt mit Raumbezug (ca. 150 x 300 cm) bestehend aus einer Nachbildung des „Wassily-Chair“ mit 
farbigen Wollfäden „eingesponnen“ und „schwebend“, 3 Drehmotoren mit Drahtkleiderbügeln und 
6 stilisierten „Weberschiffchen“ (Plexiglas) mit farbiger Wolle (in den Farben des 6-teiligen Farbkreises 
nach J. Itten), geometrische Wandbespannung mit schwarzer Wolle auf weißem Grund „Wo Wolle ist, 
ist auch ein Weib, das webt und sei es nur zum Zeitvertreib“  spöttisches Zitat des Formmeisters Oskar 
Schlemmer über Gunta Stölzl  – die einzige Frau mit Meistertitel im Bauhaus – und ihre Webklasse.

Historisches

Gunta Stölzl kam 1919 ans Bauhaus; ein Jahr später der Architekt und Designer Marcel Breuer. Die 
beiden verliebten sich ineinander und gemeinsam entwarfen sie 1921 den sogenannten „afrikanischen 
Stuhl“. Breuer gestaltete das Gestell, Stölzl den gewebten Bezug (als „Thron für ihre Liebe“ / Zitat 
„Stern“). Der war alles andere als „typisch“ sachlich kühl!1925 entwarf Breuer den als „Wassily-Chair“ 
bezeichneten Sessel. (Auch Wassily Kandinsky war am Bauhaus tätig). Besonders der Kunstpädagoge Jo-
hannes Itten sprach den Frauen die Fähigkeit, dreidimensional zu denken, ab und folglich „verbannte“ 
man sie in die Webklasse von Gunta Stölzl. Ihre Studentinnen wurden als sogenannte „Stoffmädchen“ 
von ihren männlichen Kommilitonen und Professoren verspottet; dabei verdienten sie mit dem Verkauf 
ihrer Arbeiten Geld für das Bauhaus! Neben ihrer Begeisterung für Textildesign war Stölzl auch als lei-
denschaftliche Tänzerin bekannt.

Gedanken zur Umsetzung

–	 den Spruch Oskar Schlemmers durch eine Art „Weben“ mit Wolle wörtlich genommen

–	 im übertragenen Sinn bezogen auf die Beziehung Stölzl / Breuer: „umgarnen“ / „um den Finger  
	 wickeln“ / verstrickt sein.....

–	 „Auflösung“ der gradlinigen kubischen Form des Sessels durch chaotisches „Verweben“ und Auf- 
	 heben der Statik durch diagonale Hängung

–	 stilisierte, sich drehende „Weberschiffchen“ assoziieren das Tänzerische

–	 Drahtkleiderbügel stehen für den Bezug Weben – Kleidung

–	 Buntheit der Fäden erinnert an die Vielfarbigkeit von Stölzls Arbeiten (sie ging weit über sechs Farben  
	 hinaus!)

–	 wie beim „afrikanischen Stuhl“ auch hier direkt ins Gestell „gewebt“

–	 kleine eingewebte Teile in geometrischen Formen „zitieren“ die Technik des Webens und assoziieren  
	 die Formensprache  des Bauhauses:
	    (Wollknäuel)    Δ  (eingewebte Elemente)       (Wandgestaltung)
	 schwarz-weiße Wandgestaltung (bauhaustypisch: gradlinig / geometrisch) im Kontrast zum „Chaos“  
	 am Sessel
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Grenzgängerinnen

Andrea Dietrich

„Ein Labor in dem mit der Erkenntnis der Kunst, des Handwerks und der Bionik (von Naturtechniken 
inspiriert..)neue Textilstoffe und damit Trends entwickelt werden.“

„Die Schwerkraft der leichten Materialien durch Gewebtes, Gesricktes, Gewirktes, Besticktes, die als 
weltumspannende Notwendigkeit entstanden sind, ähnlich den verwebungen, Verflechtungen und 
Wachstumsformationen in der Natur, zieht Massen an.“
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Louise Rietvink

Ein Großteil der Produkte in unseren Haushalten beruht auf standardisierten Maßen des menschlichen 
Körpers und einer Schablone des Durchschnittsverbrauches.

Was geschieht mit unserem Alltag, wenn wir von dieser Norm abweichen?

Beim Entwurf von diesem Service habe ich mich mit dem Unterschied „normaler“ Produkte zu denen 
für Menschen mit einer körperlichen Behinderung auseinandergesetzt. Die Ästhetik eines Geschirrs für 
Nutzer mit z.B. Rheuma grenzt diese von der Norm aus. Dadurch verliert das Geschirr, das gerade dabei 
helfen sollte, die Nutzer nicht auszugrenzen, einen Teil seines ursprünglichen Vorhabens.

Als Ergebnis meiner Untersuchungen stelle ich ein Geschirr vor, das ich für Menschen mit Rheuma ent-
worfen habe, das jedoch für alle Nutzer im Umgang edel und zugleich ästhetisch ist.
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Carola Paschold 

Konstruktiv – Kuben

Victor Vaserely (1908 - 1997 - Op-Art) hat Carola Pascholds Malerei seit ihrem Studium beeinflusst.

Seine unerschöpflichen Farbzusammenstellungen in seinen konstruktiven Bildern sind eine große  
Inspirationsquelle für sie. 

In Anlehnung an seine isometrischen Körperdarstellungen,hat sie eine experimentelle Kuben-Kon- 
zeption entwickelt, die nicht nur zahlreiche Konstruktionen ermöglicht, sondern auch eine Vielfalt an 
Farbwiedergaben beinhaltet.

Grenzgängerinnen
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Grenzgängerinnen

Valérie Marie-Madeleine Stohrer

„Die Flucht nach vorne“
Bauhaus-Zeit – Frauen

Malerei: Valérie Marie-Madeleine Stohrer 
Strickschal zu dem Muster von Stohrer, Umsetzung Svenja Walter 
Konzeptidee: Daniela Flörsheim / Valérie Marie-Madeleine Stohrer 
Erarbeitung: Valérie Marie-Madeleine Stohrer mit Daniela Flörsheim

Die Fäden, die strahlenförmig aus dem Wandbild treten, bilden eine Flucht nach vorne. Künstlerinnen, 
die meist nur in der Weberei-Werkstatt wirkten und sich dort entfalten durften, verdichteten dort ihre 
Ambitionen zu neuen Farben, Mustern und Materialien. Einerseits Aufbruch, andererseits Emigration, 
die nicht allen gelang, prägten diese Zeit.

Die Frau des 20. Jahrhunderts entsteigt dem Bild, dem sie nicht mehr entspricht. Gehalten und gefangen 
noch in den Konventionen der Gesellschaft und der Sichtweise des Patriarchats, durchtrennt sie einen 
Faden nach dem anderen und schreitet voran, immer weiter in eine selbstbestimmte, unabhängige 
Zukunft, die gestaltend auf die Gesellschaft und alle Bereiche des menschlichen Zusammenlebens ein-
wirken.
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Daniela Flörsheim 

Handversponnene, gewebte Schultertücher indigener Ecuadorianerinnen sind mit einem Lichtrahmen 
hinterleuchtend.

Daniela Flörsheim möchte sie als Farbflächen im Kontext der Bauhauskunst mit ihrem abstrakten For-
menvokabular  sehen, wobei  hier Funktionalität einher mit kultureller Identität steht u Flörsheim mit 
diesem Beitrag eine eurozentrische, Männer orientierte Kunstgeschichte hinterfragt.
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Jutta Schmitt

Frauen hinter Schlipskeulen – damals und heute
150 x 220 cm
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Ingrid Grießer
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Türme
13 Lehmobjekte (ungebrannt)
Lehm, Bambus, Pappe, Jute, Draht, Farbe u.a.
ca. 25 – 110 cm Höhe
1999 – heute

Die Künstlerin arbeitet seit 1997 mit Lehm aufgrund der Eigenschaften dieses fast vergessenen Bau-
stoffes (preiswert, leicht zu verbauen, baubiologisch und historisch hochwertig), und sie stellt mit ihren 
Werken eine Brücke zu anderen Ländern her, in denen heute noch traditionell und aus finanziellen 
Gründen Lehm verarbeitet wird.  

Lehm ist ein Rohstoff, der in unserer Erde zu finden ist, und in der modernen Architektur in unseren Brei-
tengraden wieder an Bedeutung gewinnt; es wird zunehmend wieder geforscht und mit Lehm gebaut. 



104

Grenzgängerinnen

Annette von der Bey

Installation TURMBAU, 617-teilig 
Öl auf Leinen, seit 1989, je 30 x 20 cm

TURMBAU –  
Bauen als Symbol menschlicher Überlegenheit und Ausbreitung

Die Arbeit TURMBAU ist an die biblische Geschichte des Turmbaus zu Babel angelehnt und zitiert kunst-
geschichtliche Vorbilder, allen voran Pieter Brueghel. TURMBAU ist eine in alle Richtungen erweiterbare 
Unendlicharbeit, die sich aus kleinformatigen Ölmalereien auf Leinwand zusammensetzt. Jede Leinwand 
ist ein Unikat und hat als Bild unabhängig vom Ganzen Bestand. Wie bei einem Puzzle nimmt jedes Teil 
einen festen Platz im Bildzusammenhang ein, der rückseitig durch Nummerierung gekennzeichnet ist.
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Seit 1989 sind an die 700 Teile entstanden, die sich im Bildzusammenhang über 12 m in der Breite und 
an der höchsten Stelle über 9 m erstrecken. TURMBAU ist eine konzeptuelle Arbeit, die unterschied-
lichste Raumsituationen bespielen kann, wobei sie sich teilweise beim Aufbau vom ursprünglichen Bild-
zusammenhang löst und ins Musterhafte gleitet.

Die Installation TURMBAU in der Ausstellung „bauhaus*innen räume“ zieht sich nahezu deckenhoch 
über alle vier Wände des Ausstellungsraums, sodass der Betrachter in die Arbeit eintreten kann.
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Grenzgängerinnen

Sidika Kordes

BUCHHAUS

Mai 2019

Das BUCHHAUS ist ein Objekt, das angefasst werden möchte.

Bauhaus – Innenräume – ganz wörtlich gemeint: Es ist ein Innenraum zum Hineingehen,  
Zwischen-den-Seiten-Stehen, Fensteröffnen und Nach-außen-Schauen oder zum Lesen, was darin  
geschrieben steht.

Gleichzeitig ist es auch ein Objekt, das fast wie ein Hochhaus im Raum steht. Auf dem gewölbten 
Buchrücken die Aufschrift BUCHHAUS. Nicht nur der Schrifttyp, auch die Anordnung der Fensteröff-
nungen in Buchdeckel und -rücken orientieren sich an dem von Walter Gropius entworfenen Bauhaus- 
Schulgebäude in Dessau.

Auf den Fenstern Jahreszahlen, deren Zeitsprünge sich beim Öffnen erklären:

Einzelne Begriffe, die in schwungvoller Handschrift auf der Innenseite geschrieben stehen, lassen in 
ihrer Reduktion politische Ereignisse anklingen – hier die Gründung des Bauhauses 1919 und das Verbot 
desselben im Jahre 1933 sowie Beginn und Ende des 2. Weltkrieges – dort Kalter Krieg 1959, Mauerfall 
1989,  die Jahrtausendwende und 100 Jahre Bauhaus.

Das Buch steht geöffnet da, lädt zum Umblättern ein. Die Buchseiten aus Stoff und Papier erzählen Ge-
schichten aus dem Leben von Frauen der vergangenen hundert Jahre.

Aus der Zeit der Bauhaus-Gründung wird in wackeliger Handschrift von einer Tochter Eva erzählt, die 
in St. Petersburg auf der „... vorzüglichen Baron Stieglitz‘schen Zeichenschule ... ausgebildet wurde, 
... eine Anstellung als Malerin in der kaiserlichen Porzellanfabrik fand … später in Paris mit ihrer … 
Freundin und Berufsgenossin Fräulein Martha Raphael … eine Malschule gründete, die sich aber nicht 
rentierte ... und dann wieder zurückkehrte nach Russland“.

Dann ist zu lesen von den Frauen, die ihre Männer im Krieg verloren und mit einfachen Berufen ihre 
Kinder und sich über Wasser halten mussten.  

Der Satz aus den Jahren 1969-1979 „Wir haben einen weißen VW- Käfer“ zeugt von Wohlstand und 
erklärt den Weg der Künstlerin, die Kunst studieren durfte und ihren Lebensunterhalt damit bestritt.

Am Ende des Buches, angekommen in der Gegenwart, steht ein Zitat aus einem Gespräch zur Berufsbe-
ratung mit der Tochter der Künstlerin im Jahre 2019: „Sie wollen doch nicht den unsicheren Beruf ihrer 
Mutter. Studieren Sie doch Jura!“

Beim Schreiben entsteht ein Raum.

Worte klingen, Aussagen hinterlassen Spuren, Schrift wird zum Bild.

Notizen, wieder durchgestrichen, geben Platz für eigene Gedanken.

Unaussprechliches verschwindet in den vielen Schichten des Papiers und hinterlässt Falten.

Zeitgeschehen und individuelle Lebenswege werden im BUCHHAUS in einen gemeinsamen Kontext  
gestellt.
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Grenzgängerinnen

Lena Reifenhäuser

Gradus per gradus
2019
Maße: 160 cm x 100 cm
Technik: Acrylfarbe und Lackstift auf Leinwand

Die Arbeit von Lena Reifenhäuser beschäftigt sich mit der visuellen Spannung, die mit dem Verbinden 
gegensätzlicher Strukturen erreicht werden kann. In der im Frauenmuseum Bonn stattfindenden Aus-
stellung zu Ehren des diesjährigen Bauhaus-Jubiläums vereint die Arbeit den puristischen und gerad- 
linigen Klang jener Epoche mit einer feinstrukturigen, verspielten Linienführung.

Das Zusammenschmelzen unterschiedlich gestalteter Flächen zieht den Betrachter förmlich in das Bild 
hinein und lässt eine spielerische Dynamik entstehen.
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Maria Pudelko und  
Kari Stettler

Installation:  
„ALLES NEU  
DENKEN“
Pappkarton, Kunststoff,  
Metall, Plexiglas

„Ein erster Blick: mittelalterliches Stadtbild. Fassaden und Formen im Gleichmaß grüßen zum Orts-
platz  hin. Die Kirche überragt ehrfurchtheischend alle Häuser. Geordnet in Reihen, auf geschwungener 
Linie oder in kleinen Gruppen schmiegen sich Spitzgiebel um Spitzgiebel ans Gelände. Man kennt sich, 
man grüßt sich, man hält sich an Tradition und fällt nicht aus dem Rahmen. Gehalten und geschlossen, 
kaum Ein- oder Ausblick. Heimelige Einheit. Duft nach frischem Brot, Kernseife und Bohnerwachs....

1919: Der erste Weltkrieg ist vorbei. Neues soll entstehen. Junge Menschen drängen zum Aufbruch: 
mächtig erwächst ein Kubus über altem Gemäuer. Klar, transparent und frei erhebt sich ein neues 
Denken als geometrische Architektur mutig empor. Der Größe und Form sind keine Grenzen gesetzt... 
‚Alles neu denken: BAUHAUS!‘
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Grenzgängerinnen

Petra Strauch

SALTON CITY

Salton City ist der größte Ort am Salton Sea, ca. 3700 Menschen leben dort. In seiner Hochzeit hatte er 
mehr als 15.000 Einwohner*innen. Salton City wurde 1958 als Ferienort mit entsprechenden Annehm-
lichkeiten geplant. In den 1960er-Jahren wurde das fantasievolle Straßennetz gebaut – mit Elektrizität, 
Wasser und Kanal erschlossen – und das Land in Parzellen aufgeteilt. Zu dieser Zeit war der Salton Sea 
ein echter Hotspot. Touristen kamen in Scharen, um an diesem unglaublichen See mitten in der Wüste 
und eingerahmt von Bergen zu entspannen: Bootsfahrten, Schwimmen, Wasserski, Fischen, Dinner und 
Cocktails im Yacht Club. 

Die Planer hatten die isolierte Lage des Sees und den Mangel an Arbeitsplätzen unterschätzt und sie 
konnten die ökologischen Katastrophen, die eintreten würden, und deren Folgen nicht vorhersehen. 
Die Bebauung ging von Anfang an nur schleppend voran. Auch, weil viele Parzellen an Investor*innen 
anstatt an Bauherren/-frauen verkauft wurden. 

Das menschengemachte Paradies hatte nur eine kurze Lebensdauer. In den 1970er-Jahren wurden ufer-
nahe Gebäude durch Überflutungen in Mitleidenschaft gezogen und bald darauf richteten zwei tropische 
Stürme verheerende Schäden an. Sie rissen die Anleger des Yacht 
Clubs einfach weg – es war der Anfang vom Ende. Gleichzeitig 
stieg der Salzgehalt des Sees und es gab erste Warnungen bzgl. 
der Wasserqualität. Touristen blieben aus, Unternehmer*innen 
gaben auf, Bewohner*innen zogen weg, Ferienhäuser, Wohn-
wagen und Boote wurden teilweise einfach zurückgelassen. 

Heute wirkt das Straßennetz, das über weite Teile nutzlos die 
Wüste durchzieht, surreal.
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work in progress Workshopbereich

Ulrike Reutlinger

Virtuell in den Fußstaßfen Lotte Stam-Beese

Charlotte Ida Anna Beese wuchs in Schlesien, heute Polen, auf und arbeitete zunächst als Weberin.  
1926 schrieb sie sich im Bauhaus ein, in der Webereiklasse bei Gunta Stölzl; lernte aber auch bei Josef 
Albers, Wassily Kandinsky und Joost Schmidt.

Später konnte sie als erste Frau ihre Aufnahme in die Architekturklasse bei Hans Emil (Hannes) Meyer 
durchsetzen. einem Schweizer Architekten. Sie war eine der wenigen Frauen, die am Bauhaus Architek-
tur studiert hat. Zu ihrem Glück oder Pech verliebten sich Hannes Meyer und Lotte ineinander, doch er 
hatte bereits eine Familie. Dies führte zum Rauswurf der hochbegabten Studentin (nicht des Dozenten!).  
Hannes bot ihr eine Arbeit in seinem Büro an, sie wurde schwanger. Ein Mitarbeiter von Hannes Büro 
weigerte sich, mit einer Frau zusammen zu arbeiten. So ging sie nach Brno, dem damaligen Brünn, und 
fand eine Anstellung bei Boguslav Fuchs. Er hatte ihr die Bezahlung des Schwangerschaftsurlaubs ver-
sprochen, wovon er später nichts mehr wissen wollte. Sie gebar ihren Sohn Peter, klagte gegen Fuchs 
und gewann. Auf einer Auftragsreise nach Moskau mit Hannes lernte sie den Holländer Mart Stam ken-
nen, der am Bauhaus gelehrt hatte. Mart war entzückt, und beide heirateten noch in Moskau.

1934 ließen sie sich in Amsterdam nieder und gründeten ihr eigenes Büro „Stam en Beese Architecten“. 

1935 Geburt der Tochter Ariane, Wiederaufnahme des Studiums an der VHBO, Amsterdam;

1943 Scheidung, nachdem Stam schon länger intensiv fremdgegangen war;

1945 Diplom. Nun konnte sie als selbstständige Architektin arbeiten.

1946-1968 ist Lotte Stam-Beese als Stadtplanerin und später als Chefarchitektin für die Agentur Stadt-
entwicklung und Wiederaufbau von Rotterdam tätig.  Ihr Stil ist ganz im Sinne der holländischen Ar-
chitektenschule, des Bauhauses und der CIAM funktional und schmucklos, doch nicht gigantisch. Sie 
entwickelt das Nachbarschaftskonzept für ganz verschiedene Wohnformen und -bedüfnisse, die 
Cluster-wooneenheid und sie erfindet den „Stamp“- Stempel als kleinste Wohneinheit und Mikro-
kosmos im nachbarlichen Gefüge. 

Lotte Stam-Beese hatte die Vision einer humanen, demokratischen, einer bunten Gesellschaft des Mit-
einander. Was sie damals realisierte, wurde jedoch immer wieder verändert oder abgerissen.

Die 4GGW – 4 Generatioen Grün Weiler Idee

Ulrike Reutlinger greift mit ihrem Modell die Nachbarschaftskonzeption von Lotte Stam-Beese auf und 
ergänzt sie durch Gärten, güne Oasen auf allen Ebenen. Sie zeigt im Modell eine Stadt für mindestens 
vier Generationen und vielfältiges Leben, - ganz im Sinne von Lotte Stam-Beese grün und kunterbunt!
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Grenzgängerinnen

Brunhilde Odenkirchen 

Nach dem Bauhaus-Prinzip – Freiheit in der Gestaltung – habe ich während meiner künstlerischen Tätig-
keit mit verschiedenen Materialien wie Terrakotta, Stein, Metall, Plastik und Holz experimentiert.

Die technischen Grundlagen für diese vielfältigen Tätigkeiten wurden mir während der 7 Studienjahre 
an der „Folkwang Schule“ in Essen vermittelt.

Meine neueren Arbeiten mit Schichtholz bieten mir unbegrenzte Gestaltungsmöglichkeiten. Die Bema-
lung der einzelnen Objekte war und ist für mich jedes Mal eine Herausforderung.

Die so entstandenen Werke, seien es Skulpturen, Stelen oder Reliefs, sind jeweils Unikate.

Im Gegensatz zu den Frauen der ersten Bauhaus-Jahre können die Frauen meiner und späterer Gene-
rationen ungehindert an Kunsthochschulen und Akademien studieren und als Künstlerinnen tätig sein.

Das Team des Frauenmuseums Bonn unter Leitung von Marianne Pitzen hat seit vielen Jahren Frauenthe-
men öffentlich gemacht und gleichzeitig Künstlerinnen Gelegenheit gegeben, ihre Werke auszustellen.
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Claudia Söchting

Hausentwürfe I, II und III
(2019)

Im BAUHAUS war die Architektur vor allem Männersache, und das von Beginn bis Ende unter allen drei 
BAUHAUS-Direktoren (Gropius, van der Rohe und Meyer). Dennoch gab es Architektinnen. Zu ihnen 
zählen unter anderem Ursula Schneider und Hilde Reiss. Die Künstlerin Claudia Söchting nimmt in ihren 
Arbeiten diesen Umstand auf. In Anlehnung an den aktuellen Wohnungsmangel vor allem in den Städ-
ten nimmt sie bereits bestehende, verwirklichte Entwürfe von Gropius und van der Rohe und erschafft 
damit neue mehrstöckige Gebäude in teils ungewöhnlicher Umgebung.
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work in progress 
Workshopbereich
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Carola Paschold

Klassen 9B und 9C Nelly Sachs Gymnasium Neuss
In den 9. Klassen unterrichtet Carola Paschold im Fach Kunst das Thema Perspektive.

Für die Einführung in das perspektivische Zeichnen hat sie Übungen zusammen gestellt, die Basiskennt-
nisse über die Parallelperspektive bis zu Arbeiten mit verschiedenen Fluchtpunkten, von der Fläche zum 
Raum, vermitteln.

Klasse 9B

Linn Barnett

Nelly Sachs Gymnasium Neuss · Schulleitung Isabelle Defort · Eichendorffstrasse 65 · 41464 Neuss

Merle Beutner

Arda Bolat

Adrian Bufaj

work in progress Workshopbereich
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Unter Einbeziehung der unterschiedlichen Standorte, der Zentral-, Frosch – und Vogelperspektive, über 
die Zweifluchtpunkt- und Übereckperspektive bis hin zur Tiefenstaffelung werden Übungen gezeichnet.

Das Abschlussprojekt ist die zeichnerische Gestaltung einer fiktiven Stadtansicht mit Farbvorgaben) his-
torisch, zeitgenössisch oder futuristisch. Für diese Ausstellung werden auch mit den gleichen Vorgaben 
Innenräume entwickelt.

Malin Pohl

Lukas Hensel

Klasse 9C

Nele Fangmeier

Margaux Leick



120

KinderAtelier im Frauenmuseum
Lene Pampolha / Ulrike Tscherner-Bertoldi

Die Wespenburg

Gebaut von Alfred, Aysenur, Bassma, Dalia, Deniz, Elif, Larissa, Lily, Maroua, Muhammed, Najla, Nicolas, 
Rayan, Sara, Selecha, Sümeyye und Yusuf

Die 17 Kinder der Museumsklasse arbeiteten über zwei Monate lang an ihrer Wespenburg. Hier hat 
jedes Kind eine eigene Wabe in seiner Lieblingsfarbe – als Teil des gemeinsamen Nestes. Die Anordnung 
der Waben testeten wir in einer gemeinsamen „Sitzprobe“. Die Wände entstanden aus Zeitungspapier 
und Kleister, ohne weitere Stabilisierungsmittel. Nach jeder Etappe trocknete der Kleister und wurde 
fest, leicht und stabil – fast so wie das zarte Bauwerk der echten Wespen die uns mit ihren grandiosen 
Nestern Vorbild waren.

Zum Schuljahresende führten die Kinder der Museumsklassen die andern Klassen der Karlschule durch 
ihre Ausstellung im Frauenmuseum. 

Die Museumsklasse ist ein Kooperationsprojekt zwischen dem KinderAtelier im Frauenmuseum und der 
GGS Karlschule. Im Schuljahr 2018/19 arbeiteten die Kinder zum Thema „Papier-Gestalten“ im Rahmen 
des nordrhein-westfälischen Landesprogramms „Kultur und Schule“. 

work in progress Workshopbereich
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Verwoben

Die Weberei war am Bauhaus das Reich der Frauen. Die Bauhäuslerinnen, ihre Textilkunst und die Arbei-
ten ihrer zeitgenössischen Kolleginnen schauten wir uns genauer an. Im KinderAtelier wurden mit Foto-
material aus der Ausstellung und farbigen Papieren originelle Webarbeiten gefertigt. 

Was noch kommt … 

Bauhaus für Sofa und Straße

In den Sommerferien gestalten wir mit Linoldruck Sofakissen und verwandeln Kartonverpackungen in 
Streetart.

Orange Energie

Nach Vorbild der rauschenden Bauhaus Feste wird das KinderAtelier in den Herbstferien die Finissage 
der Bauhaus-Ausstellung im Frauenmuseum vorbereiten. Kostüme, Farben, Gaumenkitzel, Töne, Düfte 
– alles in orange!



122

Wolf Wetzker
Möbelwerkstatt
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Brücken bauen 
Workshop & Ausstellungsaktion mit Kindern und Jugendlichen  
der Bonner Erstaufnahme-Einrichtung Ermekeil-Kaserne und  
Haus der Jugend

Seit Februar 2019 war die Bonner Künstlerin Sidika Kordes unterwegs zu den Kindern und Jugendlichen 
im Haus der Jugend, Reuterstraße, und der Erstaufnahme-Einrichtung Bonn und leitete die Teilnehme-
rInnen des Workshops zur künstlerischen Arbeit an. 

Es wurde gemeinsam geschrieben, gemalt, gezeichnet, gedruckt, modelliert, gehämmert, geklopft und 
geraspelt. Es entstanden eine große Zahl von Werken, die mehr oder weniger deutlich oder verschlüs-
selt von den Erlebnissen der Flüchtlingskinder erzählen. Das Thema Brücken bauen hat jedoch vor allem 
mit ihrer Zukunft zu tun: Wenn die Brücken tragen, kann man fremdes Terrain betreten, sich die Hand 
reichen und miteinander kommunizieren.

Da es in den vielen Sprachen der Erstaufnahme-Einrichtung schwierig ist, bietet die Kunst eine Möglich-
keit, über Bilder sich auszutauschen. Ebenso sind Tanz und Musik geeignet, Barrieren zu überwinden. 

Zur Eröffnung hatte die Band „Omar and the Ermekeils“ musiziert.

Das Projekt wird gefördert von „Kultur macht stark“, Bündnisse für Bildung des Bundesministeriums für 
Bildung und Forschung,  betreut vom BBK unter dem Motto „Wir können Kunst“ in Kooperation mit 
dem DRK  und anderen lokalen sozialen Trägern.
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Bettina Lange-Hecker

Dipl.-Ing. Architektin, hecker architekten, Düsseldorf, Studium an der RWTH Aachen Prof. Marg und von Gerkan, Technische 
Universität Wien, Kunstakademie Düsseldorf;1989 Diplom mit Bestnote RWTH Aachen, Friedrich-Wilhelm-Preis; Assistentin 
Lehrstuhl Prof. Klaus Kada RWTH Aachen;

Guendalina Salimei 

Architektin, Professorin an der Universität Sapienza Rom, Gründerin TStudio Rom. Das Büro gewann viele nationale und inter-
nationale Wettbewerbe und Auszeichnungen. Fünf mal Teilnahme Architekturbiennalen Venedig, III Architekturbiennale Pe-
king, Triennalen der Architektur Sofia, Astana, Singapur, Moskau, der UIA in Tokio; Wichtigste Entwurfsarbeiten: Renovierung 
des Kunstmuseums Foligno, Auditorium della Tecnica, Mazzacurati-Schule in Rom, Cosenz-Kaserne Gaeta, Kloster S. Benedetto 
Ferrara, Casa del Fascio Bologna; Friedhöfe in Frascati und Neapel; Uferpromenaden von Tarent, Neapel und Corigliano, Via 
Sparano in Bari; Sozialwohnungen für die 4. Etage Il Corviale Rom, in Ceccano und Latina. Ökobezirk in Bratislava und DaoViet, 
Vietnam

Laura Peretti

Architektin, Laura Peretti Architects, Rom, Studium Eduardo Souto de Moura 1991-6; Alvaro Siza 1996/7, Polytechnikum Mi-
lano 1999-2005 Lehrtätigkeit Architekturakademie Mendrisio/Tessin, Gastprofessur Cornell University, Penn State University, 
Iowa State University 2004-2006.

-	Int. Piranesi Preis 2009 für House of Mills Vicenza;
- Gewinnerin intern. Wettbewerb „Hacemos Ciudad“, 150 Häuser für die soziale Integration in Ceuta, spanische Enklave in 

Marokko
- Das „Shebeke Park“ -Projekt für das zentrale Gebiet von Baku, genannt Sovietska,
- Der erste Preis für den internationalen Wettbewerb „Rigenerare Corviale“ Rom

Kirstin Arndt

geb. 1961 in Otterndorf, Niedersachen; lebt und arbeitet in Düsseldorf);  studierte von 1991 – 1997 Bildhauerei und Malerei an 
der Staatlichen Akademie der Künste Karlsruhe und schloss als Meisterschülerin mit Diplom ab; seit 1996 erhielt sie zahlreiche 
Preise und Stipendien, u. a. Kunstpreis Ökologie 1996, AEG, Nürnberg, 2. Preis (1996), Kunststiftung Baden-Württemberg 
(1999), Arbeitsstipendium des Irish Museum of Modern Art, Dublin (2002), Cité de Paris (2005), CCA, Art Foundation Mallorca 
(2010, 2012, 2015); seit 2006 lehrt sie als Professorin für Freie Gestaltung/Kunst an der Kunsthochschule Mainz;  ihre Arbeiten 
wurden in zahlreichen Einzel- und Gruppenausstellungen gezeigt, u.a. PS projectspace, Amsterdam (2019), MOMU - Fashion 
Museum Antwerpen (2018), Fuhrwerkswaage, Köln (2016), Museum für Konkrete Kunst, Ingolstadt (2014), Irish Museum of 
Modern Art, Dublin (2006).

Daniela Flörsheim

2019  Eurotopia/ Frauenwahlrecht/ Rationale 4 Bauhaus fmuseum Bonn  I in Zusammenarbeit mit CCSStyle Park-Kultur, D-Mit-
te/ Lyriklesung für Karin Flörsheim Jutebücher u Phoenix aus der Asche/ Treibgut Armada Ballhaus | Einen Augenblick für die 
Kunst WEITHORN/ Sanliünal Düsseldorf

2018 WEITHORN Kö-Galerie,  Düsseldorf I All Colors | supporting the JGI Goodall Institut mit Eva March München I 2017 Palaz-
zo Mora ART BIENNALE Venice I 2017 ART der bunten Vielfalt | Europabüro | Aachen I 2016 Work&Women FRAUENMUSEUM 
BONN 2012 Performance zu 100 Frauen in Grün dOCUMENTA (13) Kassel I 2010 Make a Wish JEHANGIR MUSEUM | Mumbai 
I 2006 come, little friend | lorch+seidel galerie BERLIN I 2003 What‘s in a name | Deutsches Röntgenmuseum | Remscheid I 2002 
FIFA Flag Art Festival | Nanjicheon World Cup Parc | Seoul I 2001 Zeitfreie Zonen| Installation mit KARIN FLÖRSHEIM| Etage 20 
| Düsseldorf I 1987 Aus der BEUYS-Klasse | Malerei | Arno Kohnen | Düsseldorf 1986 Multiple Vision | Art Now Gallery | GÖ-
TEBORG I 1986 Flood | Malerei | Broadway Ensemble Theatre | NEW YORK I 1972 between 7 | KUNSTHALLE | DÜSSELDORF | 
Gallery House LONDON
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Lilah Fowler 

geb. 1981 in London, lebt und arbeitet in London; studierte von 2000-2001 zunächst Art and Design am Camberwell College 
of Art, danach 2001 – 2005 Skulptur am Edinburgh College of Art und von 2016 – 2018 am Royal College of Art, London; seit 
2013 erhielt sie zahlreiche Stipendien, u. a. Joshua Tree Desert Highlands Artist residency, Kalifornien (2013), Montello Foun-
dation. Artist residency, The Great Basin, Nevada (2016), Arts Council England. Artist International Development Fund (2018) 
und Artist in Residence: Waltham Forest London Borough of Culture, London (2019); 2016 realisierte sie mehrere Kunst-am-
Bau-Projekte in Bristol, 2017 wurde ihre die komplette Außenfassade einbeziehende Arbeit am „One Bedford Avenue Building“ 
fertiggestellt; 2019 erhielt sie den Zuschlag für zwei weitere Kunst-im-öffentlichen-Raum-Projekte in London; ihre Arbeiten 
wurden bereits in zahlreichen nationalen und internationalen Einzel- und Gruppenausstellungen gezeigt, u.a. in China, Bulga-
rien, Großbritannien, Deutschland und Ungarn.

Petra Genster 

geb. 1957 in Lüdenscheid, Studium der Biologie und evgl. Theologie, seit 1998 auschließlich künstlerische Tätigkeit, Malerei, 
Objekte und Installation. Lebt und arbeitet in Köln und Kiel.

Ingrid Grießer 

geb. 1951 in Tübingen; 1967 – 1994 Berufstätigkeit; 1987 Beginn der künstlerischen Tätigkeit; 1994 – 1998 Studium der 
Bildhauerei (Alanus-Hochschule in Alfter/Bonn); seit 1998 freischaffend künstlerisch tätig; 2000 Mitbegründerin der Produzen-
tInnengalerie viktoria b in Bonn; 2004 Mitbegründerin der KünstlerInnen-gruppe MIKADO; seit 2011 Atelier im Kunst-Werk 
KHB; seit 2012 Mitglied der Künstlergemeinschaft Kunst-Werk KHB e.V. Bonn-Beuel; Ingrid Grießer lebt und arbeitet in Bonn

RITY JANSEN HEIJTMAJER

geb. 1942 in Amsterdam (Niederlande) Lebt und arbeitet in Amsterdam (Niederlande)

Corinna Heumann

1962 in Regensburg geboren, verheiratet, ein Kind, in München aufgewachsen, 1989 Bachelor of Fine Arts, the Corcoran 
School of Art, Washington, DC, Arbeitsaufenthalte in New York, Moskau, Paris und Strasbourg, weltweite Ausstellungen, ihre 
Arbeiten befinden sich in privaten und öffentlichen Sammlungen, lebt in Bonn

Anneke Klein Kranenberg

geb. 1961 in Krommenie; sie ist eine unabhängige Künstlerin und lebt und arbeitet in Amersfoort. Ihre Arbeiten wurden in 
die Sammlungen von Museen sowie in Unternehmens- und Regierungssammlungen aufgenommen. Zu den Kunden zählen 
führende Privatsammler

Sidika Kordes 

1965  geb. in Stuttgart;1988 Gesellenbrief Tischlerin; 1991Diplom Bildhauerei, Alanus-Hochschule, Deutschland; seitdem frei-
schaffende Künstlerin; Mitglied im Bundesverband Bildender Künstler/innen BBK Bonn Rhein-Sieg e.V.

Maria Maier

geb. 1954 in Amberg/ D, lebt und arbeitet in Köfering und Regensburg. Sie studierte u. a. Kunsterziehung und Kunstgeschich-
te. Nach einer Lehrtätigkeit arbeitet sie seit 1991 als freischaffende Künstlerin – bis 2001 mit Lehraufträgen für Kunstpädago-
gik an der Universität Regensburg. Zahlreiche ausgedehnte Studienreisen mit Arbeitsaufenthalten auf mehreren Kontinenten 
prägen ihr künstlerisches Schaffen. In ihrer langjährigen Ausstellungstätigkeit kann sie zahlreiche Einzel- und Gruppenausstel-
lungen in Museen, Kunstvereinen und Galerien im In- und Ausland vorweisen. Ihre Werke befinden sich in vielen bedeutenden 
Sammlungen und auch im öffentlichen Raum. Diverse Kunst-am Bau-Projekte wurden bis heute realisiert. 2005 erhielt sie das 
Stipendium Virginia Center for the Creative Arts, USA und 2011 das Stipendium Tyrone Guthrie Center, Irland.
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Carola Paschold

geb.  Rheydt – Mönchengladbach; 2017 Mitglied im Kunstverein Duisburg; 2016 Art Gallery  Kunst und Auktionen am Kettwi-
ger Tor GmbH Essen; 2011 Galerie Heidefeld & Partner Krefeld; 2011 Mitglied Künstlerverein Malkasten e.V. Düsseldorf; 2009 
Mitglied BBK e. V. Düsseldorf; 2006 Mitglied GEDOK A 46 e. V. Düsseldorf; 2005 – 2006 Kunstakademie Düsseldorf, Prof. Dr. 
Behring; 2005 Eingetragen ins Künstlerverzeichnis der Stadt Düsseldorf; 2004 Mitglied BBK, Bundesverband Bildender Künst-
ler Köln; 1998 Anerkannte professionelle Künstlerin der IGBK (Internationale Gesellschaft für Bildende Künste Berlin); 1997 
– heute Leitung Freie Kunstschule Korschenbroich; 1992 – 2005 Studienaufenthalte in der Provence/ Côte d’Azur, Frankreich; 
1991 – heute Dozentin für Kunst und Kultur; 1989 – heute freie künstlerische Tätigkeiten; 1982 – 1987 berufliche Tätigkeiten 
Werbeagenturen, Düsseldorf; Redaktion Capital Gruner& Jahr, Köln; 1982 Diplom Designerin, Studium Design HS Düsseldorf; 
Fachbereich Illustration Prof. R. Assmann, Prof. H.G. Lenßen; ihre Arbeiten befinden sich in zahlreichen Sammlungen und Mu-
seen; regelmäßig vertreten in Ausstellungen im In- und Ausland

Bertamaria Reetz

1952 geb. Ripsdorf/Eifel; 1986-1991 Kunst- und Malereistudium u.a. bei Antonin Málek und Rainer Aring in Köln sowie bei 
Ulf Meyer im Campo dell´Altissimo, Italien; 1991-1994 Studium an der Kunstakademie Düsseldorf bei Prof. Siegfried Cremer

Lena Reifenhäuser

Lena Reifenhäuser wurde 1986 in Troisdorf geboren. Sie absolviert eine Gesangsausbildung bei der Sopranistin Mariola Mainka, 
die sich in der Kölner Oper einen besonderen Namen gemacht hat, und arbeitet mit dem Musiker, Komponisten, Produzenten 
und Pianisten Jürgen Fritz zusammen, der bereits Erfolgstitel für Trude Herr ( „Niemals geht man so ganz“ ), Johnny Logan, 
Jennifer Rush, Tommy Engel etc. produzierte und komponierte. 2018 hat sie den Studiengang Bildende Kunst mit der Fach-
richtung Malerei an der Alanus Hochschule für Kunst und Gesellschaft in Alfter bei Bonn, abgeschlossen. Projekte im In- und 
Ausland, darunter Krakau und Georgien, runden ihre künstlerische Tätigkeit ab. Kunst ist für Lena Reifenhäuser jedoch immer 
auch „einen Abstand zum Realen zu definieren.“ Vor diesem Hintergrund beschäftigt sie sich mit dem Gedanken, organische, 
natürliche Formen zu verwenden und diese mit geometrisch sowie abstrakt anmutenden Formen zu verbinden.

Ulrike Reutlinger

28.11.46 geboren in Kirberg bei Limburg an der Lahn, 1966-80 Ausbildung zur Lehrerin für Französisch und Englisch inkl. 
Ausübung; 1974 und 76 Geburt meiner Kinder, 1981-98 Orchestermusikerin, Bratschistin in Hagen und Coburg/Oberfranken; 
1996-99 Japanische Zen-Tuschtechnik bei Naomi Okamoto, Workshops Inzigkofen; seit 1998 verschiedene Techniken bei Paul 
Klemens, R.Ulbricht, Robert Reiter, u.a., seit 1998 freischaffend mit Gruppenausstellungen im Kunstverein Coburg und in der 
Galerie Malzhaus in Plauen/Vogtland bei Themenausstellungen seit 2003, Footstool of St.John‘s, Smith Square London, RSAMD 
Glasgow, Einzelausstellungen 2001 in der RSAMD Glasgow, in der Maison de Heidelberg (~Goethehaus) in Montpellier, meh-
rere in Coburg.

Louise Rietvink 

hat ihr Studium zur Möbeldesignerin in 2016 an der Royal Academy of Art Den Haag absolviert. Ihre Exponate wurden mehr-
mals beim Salone del Mobile in Mailand ausgestellt. Derzeit nimmt sie im Rahmen des 100-jährigen Jubiläums des Bauhauses 
an einem Research-Lab-Programm der Stiftung Bauhaus Dessau teil.

Vera Röhm

1943 In Landsberg/Lech geboren. 1963–1967 Studium an der École Cantonale des Beaux Arts et Arts Appliqués (heute ECAL), 
Lausanne. 1969 erste plastische Arbeiten. Seit 1972 Skulpturen aus Metall und Stein in Verbindung mit Plexiglas, Binome. 1975 
erste Baumarbeit, Der Baum. Beginn der Materialverbindungen aus Holz und Plexiglas, Ergänzungen. 1977 entsteht der Foto-
zyklus Stützwerke, fotografische Erkundung des Maraisviertels von Paris. Seit 1983 fortlaufender Werkzyklus Topographie der 
Zeit: Zeichnungen, Skulpturen und Installationen zur visuellen Darstellung von Zeit, Raum und Bewegung. Mehrere realisierte 
Wettbewerbe im öffentlichen Raum. 1997 Wilhelm-Loth-Preis, 2003 Johann-Heinrich-Merck-Preis, Darmstadt. Ihre Arbeiten 
befinden sind in zahlreichen öffentlichen und privaten Sammlungen und Museen. Lebt in Darmstadt und Paris.

www.veraroehm.com
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RITA ROHLFING

1964 geb. in Bad Oeynhausen 1994-1995 Studium an der School of Visual Arts, New York, USA; 1992 Meisterschülerin von 
Roland Dörfler & Bernd Minnich;  1991 Diplom Freie Kunst; 1985-1991 Studium der Freien Kunst an der Hochschule für Bilden-
de Künste Braunschweig, lebt und arbeitet in Köln

Sibylle M. Rosenboom

geb.1964in Darmstadt; 1983 erste Studienreise nach Kora, Kampi ya Simba, Kenia; 1984 Abitur, Darmstadt; 1985 Assistentin 
in der Industrie- und Werbefotografie, Frankfurt-Main; 1986 Studium der Gesichtsgestaltung / Make-up Art, Diplom, Hamburg; 
1986 bis 1994 Arbeit in der freien Wirtschaft; 1987 bis 1989 privater Unterricht in Aquarellmalerei, Traisa; 1989 zweite Studien-
reise nach Kora, Kenia; 1995 Freie Kunstschule, Darmstadt; seit 1995 freischaffende Künstlerin; 1998 Gastkünstlerin im Atelier 
halle 12, Wilhelmshaven; seit 2000 künstlerische Auseinandersetzung mit dem Thema Quadrat; 2002 Kunst-preis Mühltal; 
2010 bis 2012 Dozentin für Aquarellmalerei, Werkstatt Sonne e. V., Seeheim-Jugenheim; 2012/2013 und 2014 künstlerischer 
Arbeitsaufenthalt in Olhão an der Algarve / Portugal; 2016 nominiert für den Internationalen André-Evard-Kunstpreis 2016; 
2016/2017 weiterer künstlerischer Arbeitsaufenthalt in Olhão an der Algarve / Portugal

Eugen Schramm

Mit meiner Herkunft aus dem russischen Miasskoje (geb. 31.1.1979) verbrachte ich meine Kinderjahre in Schumowo, Moskau 
und schließlich in Anapa am Schwarzen Meer. -Frühe künstlerische Leidenschaft- Aus dem eigenen Wunsch heraus, einen 
künstlerischen Werdegang anzustreben, besuchte ich von September 1986 bis Dezember 1989 neben dem regulären Schul-
alltag halbtags die städtische Schule der Bildenden Künste von Anapa, wo ich mir die Grundtechniken der Malerei aneignete. 
Meine Mutter, Lilli Schramm, förderte mein Talent und meine Leidenschaft für die bildenden Künste. Die gemeinsame Flucht im 
Jahre 1990 nach Deutschland brachte uns nach Bonn. Der frühe Tod meines Vaters, Alexander Koschkarov, und die erfolglose 
Suche nach einem geeigneten Kunstmentor machten mich zum Autodidakten. Mit dem umfassenden Wissen in der realisti-
schen, aber auch abstrakten Darstellung der Motive begann ich nun, eigene Form- und Farbkombinationen zu kreieren und 
neue Materialien zu gebrauchen. Beruf und Berufung- Ich zeichne und male heute nahezu rund um die Uhr. Seit Anfang 2005 
bin ich international als freischaffender Bildender Künstler und Unternehmer bekannt und bearbeite renommierte Aufträge. 
-Engagement- Neben der Auftragsmalerei und der Erstellung eigener individueller Werke ist mir die Nachwuchsförderung ein 
Anliegen: An Schulen und Berufsbildungswerken wie auch im privaten Umfeld vermittele ich mein künstlerisches Wissen und 
die Freude an der Malerei. -Bunte Perspektive- Die Vielseitigkeit des Lebens bietet mir bis heute die Inspiration, frei zu arbeiten, 
verschiedene Wege der Malerei zu beschreiten und vielfältige Stile zu verfolgen.

Valérie Marie-Madeleine Stohrer

Die Kreativität ist ein innerer Drang. Als Französin und freischaffende Künstlerin in Düsseldorf setze ich mich mit Frankreich 
versus Deutschland im kulturell-politischen Bereich auseinander. Die Abstraktion von Jürgen Meyer und die Energie von Niki 
de Saint Phalle beeinflussen meinen Malstil. Bei der Beuys -Meisterschülerin Daniela Flörsheim studiere ich zurzeit Kunst und 
Konzept.

Annette von der Bey

1965 geboren in Remscheid; 1986-1994 Studium an der Kunstakademie Düsseldorf;  1990 Meisterschülerin von Professor Fritz 
Schwegler;  1988-1989 Stipendium der Friedrich-Ebert-Stiftung;  1989-1992 Stipendium der Studienstiftung des Deutschen 
Volkes;  1991 einjähriges Auslandsstipendium der Studienstiftung des Deutschen Volkes in Barcelona/Spanien;  1997 Stipen-
dium der Eduard Bargheer-Stiftung; seit 1994 freischaffende Künstlerin, Ausstellungen im In- und Ausland

Wolf Wetzker

geb. 08.11.1960; 1980 Ausbildung zum Feinmechaniker, Sauerlach bei München; 1992 Studium der Bildhauerei an der  
Alanus-Hochschule, Alfter; seit 1994 Tätigkeiten als Feinmechaniker und Schreiner; ab 2010  künstlerische und handwerkliche 
Tätigkeiten im Holzbereich; seit 2017 kreatives und handwerkliches Arbeiten im Frauenmuseum Bonn
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Fassade Frauenmuseum
Realisation Wolf Wetzker
Foto: Horst Pitzen
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