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Blickachsen 11

The “Blickachsen” Sculpture Biennale is this year celebrating its twentieth anniversary. At
the beginning, there was a single exhibition in the Bad Homburg Kurpark, with its concept
of physically — and figuratively — taking up the landscaped visual axes (Blickachsen) of the
park’s garden architecture. This basic idea has successfully proved itself over the last twenty
years, and | am delighted that “Blickachsen”, which has in the meantime expanded into
much of the Rhine-Main region, now ranks as one of the leading artistic events in Germany.

Every two years, the exhibitions focus attention on the interplay between contemporary art
and the historical surroundings. Each time, the aim is to show works by both talented young
artists as well as by renowned sculptors. And the collaboration, each time, with a different
partner museum guarantees ever new impulses.

I 'am especially pleased that we have this year managed to secure the Austrian Museum
Liaunig as our exhibition partner. Herbert Liaunig succeeded in building up a groundbreaking
art collection which, in 2008, he made accessible to the public in a spectacular new
museum building —and | thank Mr Liaunig, and also the director of the museum, Elisabeth
Wassertheurer, for our most agreeable collaboration. | am equally happy, through the
involvement of Museum Liaunig, to have our esteemed colleague, Dr Maria Schneider, by my
side as curating partner.

Together, we have chosen some 80 works for this eleventh “Blickachsen”, spanning an artistic
spectrum ranging from modern classics to location-specific installations by upcoming young
artists.

In an interplay of art, nature and the public space, these works are on show in the Bad
Homburg Kurpark and castle gardens, and at seven further venues in the Rhine-Main region:
once again, in Eppstein Castle, Eschborn, Campus Westend at Frankfurt University, Hessen-
park Open-Air Museum and Eberbach Monastery, while this year Bad Vilbel and the former
Schloss Friedrichshof in Kronberg are also taking part for the first time.

That we are able, this summer, to experience art in the parks and cultural landscapes of our
region is in no small measure thanks to the very generous contributions from the supporters
of the project. Without them, there would be no “Blickachsen 11" —and to them all | would
like to express my deepest thanks. | would also like to thank all our partners, and the many
helpers, for their valuable contribution to the success of the exhibition.

To all visitors of “Blickachsen 11", | would like to commend our varied educational pro-
grammes — and also the fourth “Children’s Blickachsen”, which has so enthusiastically been
put together by the Children’s Art School of Bad Homburg. On behalf of the organizers,
I wish all our guests a thrilling and enjoyable journey of discovery at "Blickachsen 11".

Christian K. Scheffel
Founder and curator of “Blickachsen”
Director of the Blickachsen Foundation



Blickachsen 11

Die Skulpturenbiennale ,Blickachsen” feiert in diesem Jahr ihr 20-jahriges Bestehen. Am
Anfang der Reihe stand eine Ausstellung im Bad Homburger Kurpark, deren Konzept — auch
im ibertragenen Sinn — die gartenarchitektonischen Blickachsen des Parks aufnahm. Diese
Grundidee hat sich in den vergangenen zwanzig Jahren aufs Beste bewahrt und ich freue
mich, dass die inzwischen auf die Region ausgeweiteten ,Blickachsen” heute zu den groRen
Kunstereignissen in Deutschland zahlen.

Alle zwei Jahre richten die Ausstellungen das Augenmerk auf das Wechselspiel von zeitge-
nossischer Kunst und historischem Umfeld. Und jedes Mal — auch das ist Programm — sind
talentierte Nachwuchskiinstler gemeinsam mit namhaften Bildhauern vertreten. Die Zusam-
menarbeit mit wechselnden Partnermuseen garantiert dabei stets neue Impulse.

Ich freue mich ganz besonders, dass wir als Partnerinstitution fir die diesjahrige Ausstellung
das osterreichische Museum Liaunig gewinnen konnten. Herbert Liaunig ist es gelungen,
eine wegweisende Kunstsammlung aufzubauen, die er der Offentlichkeit 2008 in einem
spektakularen Museumsneubau zuganglich gemacht hat — und ich danke Herrn Liaunig und
auch der Museums|eiterin Elisabeth Wassertheurer fiir die so angenehme Zusammenarbeit.
Genauso gliicklich bin ich dariiber, durch das Museum Liaunig diesmal die geschatzte Kollegin
Dr. Maria Schneider als kuratorische Partnerin an meiner Seite zu haben.

Gemeinsam haben wir fiir die elften ,Blickachsen” rund 80 Werke ausgesucht, wobei das
kiinstlerische Spektrum von Klassikern der Moderne bis hin zu ortsspezifischen Installationen
junger Kiinstler reicht.

Im Zusammenspiel von Kunst, Natur und dffentlichem Raum bespielen diese Arbeiten den
Kurpark und den Schlosspark von Bad Homburg, aber auch sieben weitere Schauplatze in
der Rhein-Main-Region: Burg Eppstein, Eschborn, der Frankfurter Campus Westend, das
Freilichtmuseum Hessenpark und Kloster Eberbach sind wieder dabei, wahrend erstmals
auch in Bad Vilbel und im Kronberger Park Schloss Friedrichshof ausgestellt wird.

Dass wir der Kunst diesen Sommer inmitten der Parkanlagen und Kulturdenkméler in unserer
Region begegnen kénnen, verdanken wir nicht zuletzt der groRziigigen Unterstiitzung durch
die Forderer des Projekts. Ohne sie gabe es keine ,Blickachsen 11” —und ihnen allen spreche
ich meinen tiefen Dank aus. Bedanken mdchte ich mich auch bei den Partnern und den
vielen Mitwirkenden fiir Ihren wertvollen Beitrag zum Gelingen der Ausstellung.

Den Besuchern der ,Blickachsen 11" méchte ich unser abwechslungsreiches Vermittlungs-
programm ans Herz legen — und auch die vierten ,Kinder-Blickachsen”, die von der Kinder-
kunstschule Bad Homburg so engagiert auf die Beine gestellt wurden. Im Namen der Veran-
stalter wiinsche ich allen Gasten eine spannende Entdeckungsreise und viel Freude bei den
,Blickachsen 11",

Christian K. Scheffel
Griinder und Kurator der ,Blickachsen”
Geschaftsfihrer der Stiftung Blickachsen gGmbH



Partner Museum of the Blickachsen 11 exhibition

The defining qualities of the Museum Liaunig, situated in southern Carinthia, are its perma-
nently expanding collections concentrated on contemporary art, and its exceptional archi-
tectonic quality. Nestling perfectly in the Carinthian landscape, this private museum, opened
in 2008 by the industrialist Herbert Liaunig, has become not only a cultural landmark of
Carinthia, but also an established ‘must-see’ destination as an example of high-quality
museum architecture in central Europe.

The Museum Liaunig possesses one of the most extensive collections of Austrian art since
1945, complemented by earlier examples of classical modernism and an exemplary selection
of works by international artists. As a programmatic contrast to contemporary art, the
museum also presents historical collections of decorated glassware and portrait miniatures
of the 16th to 19th centuries, as well as a representative collection of the art of African glass
beads, which have found a perfect architectural setting in the already listed museum build-
ing, so carefully embedded by the architects of “querkraft” into its landscape surroundings.
Above the museum, which is mostly underground, extends a sculpture park.

At this point, | would very much like to pass on the thanks of the Museum Liaunig for
Blickachsen’s invitation to be this year's partner museum for “Blickachsen 11", and to convey
their great pleasure at the opportunity this multifaceted international exhibition at the same
time presents, of offering an insight into the rich variety of Austrian sculpture in the twen-
tieth and twenty-first centuries.

“Blickachsen” is a unique instrument for presenting contemporary sculpture. Alongside the
wonderful opportunity of enriching historical locations with contemporary art, it is that
fundamental impulse rooted in the sight lines conceptualized by the garden architect Peter
Joseph Lenné that | find so fascinating. Thus, to have now had the opportunity — on behalf
of Museum Liaunig — to create an art landscape in the Rhine-Main region together with
Christian K. Scheffel is, for me, a great honour. The public space does not have the threshold
that one has to cross in a museum. A park, a garden, a walk-in courtyard are always also
meeting places. In the process of planning and choosing works, many things are simulated.
Now, however, | look forward to the real event.

Dr. Maria Schneider, co-curator of “Blickachsen 11"
on behalf of the Museum Liaunig, Neuhaus, Austria



Partnermuseum der Ausstellung Blickachsen 11

Es sind die auf zeitgendssische Kunst konzentrierten, permanent erweiterten Sammlungs-
bestande und die auRergewdhnliche architektonische Qualitat, die das Profil des in Stidkarnten
gelegenen Museum Liaunig bestimmen. Das 2008 eroffnete Privatmuseum des Industriellen
Herbert Liaunig wurde nicht nur zu einer kulturellen, landschaftlich ideal eingebetteten
Jlandmark’ Karntens, sondern zu einem ,must’ und fixen Bestandteil hochrangiger Museums-
architektur Mitteleuropas.

Das Museum Liaunig verfiigt Giber eine der umfangreichsten Sammlungen ésterreichischer
Kunst ab 1945, ergénzt durch vorangehende Vertreter der klassischen Moderne sowie exem-
plarische Werke internationaler Kiinstler. Als Kontrastprogramm zur zeitgendssischen Kunst
verstehen sich die historischen Sammlungen dekorierter Glaser und Portraitminiaturen aus
dem 16. bis 19. Jahrhundert sowie die Sammlungsprdsentation afrikanischer Glasperlen-
kunst, die in dem reduzierten, vom Architektenteam querkraft wie selbstverstandlich in die
Landschaft gesetzten und bereits unter Denkmalschutz stehenden Museumsbau den
adaquaten architektonischen und museologischen Rahmen finden. Uber dem zum GroRteil
unterirdisch gelegenen Museum erstreckt sich ein Skulpturenpark.

Sehr gerne ibermittele ich an dieser Stelle den Dank des Museum Liaunig fir die Einladung,
,Blickachsen 11" als Partnermuseum mitzugestalten, sowie die Freude dariiber, dass die
facettenreiche und international besetzte Ausstellung zugleich auch einen Einblick in die
Vielfalt der dsterreichischen Bildhauerei im 20. und 21. Jahrhundert ermdglicht.

Die ,Blickachsen” sind ein einmaliges Instrument zur Vermittlung zeitgendssischer Skulptur.
Neben der wunderbaren Mdoglichkeit, historische Orte mit Gegenwartskunst zu bereichern,
ist es dieser grundsatzliche Impuls, der vom blickfiihrenden Gartenkonzept Peter Joseph
Lennés abgeleitet ist, der mich begeistert. Dass ich nun also im Auftrag des Museum Liaunig
zusammen mit Christian K. Scheffel eine Kunstlandschaft im Rhein-Main-Gebiet mitpragen
durfte, ist fiir mich eine besondere Ehre. Im 6ffentlichen Raum fehlt die Schwelle, die man
bei einem Museum immer noch Gberschreiten muss. Daher sind ein Park, ein Garten, ein
begehbarer Hof immer auch Orte der Begegnung. Im Vorfeld der Planungen und der Werk-
auswahl lasst sich zwar vieles simulieren, jetzt freue ich mich jedoch auf die reale Situation.

Dr. Maria Schneider, Co-Kuratorin der ,Blickachsen 11"
im Auftrag des Museum Liaunig, Neuhaus, Osterreich

Museum Liaunig

9155 Neuhaus 41
Osterreich
www.museumliaunig.at
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Mit rund 80 Werken von 37 internationalen Kinstlerinnen und Kinstlern wird die elfte
.Blickachsen"-Ausstellung in diesem Jahr an ihrem Kernstandort in Bad Homburg und an
sieben weiteren Schauplétzen in der Rhein-Main-Region ausgerichtet.

In Bad Homburg prasentiert ,Blickachsen 11" im Lennéschen Kurpark und im land-
graflichen Schlosspark Arbeiten von: Joannis Avramidis, Wolfgang Becksteiner, Abraham
David Christian, Gunter Damisch, Manfred Erjautz, Johann Feilacher, Bruno Gironcoli, Alfred
Haberpointner, Jeppe Hein, Ewerdt Hilgemann, Michael Kienzer, Jean Y. Klein, Peter Kogler,
Alicja Kwade, Markus Liipertz, Gerhardt Moswitzer, Will Nash, Franz Xaver Olzant, Josef
Pillhofer, Pitsch & Schau, Jaume Plensa, Karl Prantl, Ulrich Riickriem, Babak Saed, Daniel
Spoerri, Thomas Stimm, Joana Vasconcelos, Ben Vautier, Manfred Wakolbinger, Raul Walch,
Markus Wilfling, Fritz Wotruba und Erwin Wurm.

Fiir Bad Vilbel hat der Spanier Ricardo Calero zwei Installationen geschaffen, wahrend
das Geldnde der Burg Eppstein mit einem ortsspezifischen Konzept von Raul Walch
bespielt wird, der auch in Bad Homburg, Frankfurt und Kronberg vertreten ist. In Eschborn
werden Werke der Britin Laura Ford im Skulpturenpark Niederhdchstadt gezeigt sowie je eine
Arbeit von Stefan Rohrer auf dem Rathausplatz und vor dem Stidbahnhof. Auf dem Campus
Westend der Goethe-Universitat Franlkfurt sind neben der Arbeit von Raul Walch mehrere
Werke von Ewerdt Hilgemann und von Pitsch & Schau zu sehen. Skulpturen des Kanadiers
Jean Y. Klein begegnen dem Besucher im Freilichtmuseum Hessenparlk, wéahrend im
Kloster Eberbach neun Bronzen von Markus Liipertz installiert sind. In Kronberg
schlieRlich korrespondieren Werke von Joannis Avramidis, Abraham David Christian, Jaume
Plensa, Karl Prantl und Raul Walch mit den Arbeiten dieser Kiinstler in Bad Homburg.

With a total of almost 80 works by 37 international artists, the eleventh “Blickachsen” exhi-
bition is being held this year in its core location in Bad Homburg, and in seven further venues
in the Rhine-Main region.

In Bad Homburg, in Lenné's Kurpark and in the grounds of the landgraviate castle,
"Blickachsen 11" presents works by: Joannis Avramidis, Wolfgang Becksteiner, Abraham
David Christian, Gunter Damisch, Manfred Erjautz, Johann Feilacher, Bruno Gironcoli, Alfred
Haberpointner, Jeppe Hein, Ewerdt Hilgemann, Michael Kienzer, Jean Y. Klein, Peter Kogler,
Alicja Kwade, Markus Liipertz, Gerhardt Moswitzer, Will Nash, Franz Xaver Olzant, Josef
Pillhofer, Pitsch & Schau, Jaume Plensa, Karl Prantl, Ulrich Riickriem, Babak Saed, Daniel
Spoerri, Thomas Stimm, Joana Vasconcelos, Ben Vautier, Manfred Wakolbinger, Raul Walch,
Markus Wilfling, Fritz Wotruba and Erwin Wurm.

For Bad Vilbel the Spanish artist Ricardo Calero has created two installations, while in
the grounds of Eppstein Castle a site-specific work by Raul Walch, who is also repre-
sented in Bad Homburg, Frankfurt and Kronberg, is on display. In Eschborn works by the
British artist Laura Ford are exhibited in the Niederhdchstadt Sculpture Park, as well as two
works by Stefan Rohrer, on the Rathausplatz and outside the Siidbahnhof respectively. On
the Westend Campus of the Goethe University in Frankjfurt, in addition to the work by
Raul Walch, several works by Ewerdt Hilgemann and Pitsch & Schau are on display. Visitors to
the Hessenpark Open-Air Museum will find sculptures by the Canadian artist Jean Y. Klein,
while in Eberbach Monastery nine bronzes by Markus Liipertz have been installed.
Finally in Kronberg, works by Joannis Avramidis, Abraham David Christian, Jaume Plensa,
Karl Prantl and Raul Walch complement the works of these artists in Bad Homburg.



Bad Homburg

1 Kreisgruppe

Joannis Avramidis (AT) *1922 in Batumi, Georgien / Georgia, 2016 in Wien / Vienna

Einer der maRgeblichen Bildhauer zeitgendssischer Skulptur ist bei den ,Blickachsen 11"
gleich zweimal vertreten: im Bad Homburger Kurpark und im Kronberger Park Schloss
Friedrichshof (s. S. 60). Der griechisch-dsterreichische Kiinstler Joannis Avramidis studierte
an der Wiener Kunstakademie Malerei und Bildhauerei, unter anderem bei Fritz Wotruba,
von dem bei ,Blickachsen 11" ebenfalls zwei Werke zu sehen sind. Zeit seines Lebens setzte
sich Avramidis mit dem menschlichen Korper auseinander, dessen Konturen er abstrahierte
und den er in seinen minimierten Grundstrukturen bildhauerisch facettenreich bearbeitete.
Seine in Bad Homburg ausgestellte Arbeit ,Kreisgruppe” ist aus Bronze gegossen und zeigt
zahlreiche Figuren, die dicht zusammengertickt eine kompakte Gruppe bilden. lhre Gesichter
weisen zur Mitte des Kreises, wie die angedeuteten Umrisse ihrer Korper erahnen lassen. Die
blockhafte Form der Skulptur und die nach innen ausgerichteten Figuren unterstreichen die
Zusammengehdrigkeit und Einheit der einzelnen Gestalten, die nicht in ihrer Individualitat
hervortreten, sondern sich in die Gemeinschaft der ,Kreisgruppe” einfigen. Die schmalen
Silhouetten der einzelnen Korper verleihen der Bronze trotz ihrer GroRe Grazilitat und eine
gewisse Zartheit.

One of the most important exponents of contemporary sculpture is represented in two locations
in "Blickachsen 11" in the Bad Homburg Kurpark, and in the park of the former Schloss Friedrichs-
hof in Kronberg (see p. 60). The artist Joannis Avramidis studied painting and sculpture —
among others under Fritz Wotruba, who is also represented twice in “Blickachsen 11" — at
the Academy of Fine Arts in Vienna. Throughout his life, Avramidis concerned himself with
the human body, whose contours he abstracted, and whose fundamental structures he in a
variety of ways sculpturally re-worked. His work “Kreisgruppe” (Circular Group), on display in
Bad Homburg, is of cast bronze and shows a large number of figures pressed together to form
a compact group. The apparent outlines of their bodies suggests their faces are pointed
towards the centre of the group. The block-like form of the sculpture with its figures facing inward
underlines the togetherness and unity of the single figures, who appear not as individuals,
but rather coalesce into the confraternity of the “Circular Group”. Despite its size, the slender
sihouettes of the individual bodies lend the massive bronze a feeling of grace and fragility.



2 The heavy beauty of inner forms

Wolfgang Becksteiner (an 1972 in 6raz

Wiederholungen bilden ein pragendes Prinzip im Werk des Objektkiinstlers Wolfgang Beck-
steiner. Seine hdufig aus Beton gefertigten Serien und Akkumulationen enthalten jedoch
nicht identische Kopien, sondern stets Variationen eines Motivs. Die zweiteilige Arbeit bei
LBlickachsen 11" besteht aus Betonabgiissen von Schuhen, deren groRter Teil zu einem
riesigen ungeordneten Haufen aufgetirmt ist, wahrend 220 Schuhpaare auf niedrigen
Podesten aufgereiht und namentlich gekennzeichnet sind. Alle Schuhe sind mit Beton aus-
gegossen und reprasentieren als individueller Abdruck vor allem die Trager selbst, nicht nur
die duRere Form. Und so legen auch die mehr als 2.500 unterschiedlichen Schuhe auf dem
anonymen Haufen jeweils eine ganz persénliche Spur zu ihren friiheren Besitzern. Die Einzig-
artigkeit eines jeden Menschen steht hier in einer Spannung zur massenartigen und anonymen
Aufhaufung, die zudem Erinnerungen an historische Bilder von Flucht und Genozid aufruft.
Die in den Reihen alphabetisch nach Namen sortierten Schuhpaare dagegen verweisen auf
konkrete Personen, die sich am Projekt beteiligt haben. Diese geordnete Prdsentationsweise
hat archivarischen Charakter: Die einzelnen Objekte und die in ihnen enthaltenen sehr
personlichen Informationen werden dokumentiert und bewahrt.

Repetition is a defining principle in the work of the object artist Wolfgang Becksteiner. Yet
his work series and ‘accumulations’, often in concrete, are not comprised of identical copies,
but rather variations on a motif. His two-part work in “Blickachsen 11" consists of concrete
casts of shoes, most of which are piled up into a huge disordered heap, while 220 pairs of
shoes are identified by name and arranged in rows on low platforms. Each shoe is an
individual cast representing its wearer, not just an outer form. Thus each of the over 2,500
different shoes in the anonymous pile also provides an entirely personal clue to its former
owner. The uniqueness of the individual stands here in tense opposition to the anonymous
mass of the heap and, furthermore, calls up memories of historical images of genocide and
flight. By contrast, the rows of shoes, sorted alphabetically by name, refer to concrete people
who have taken part in the project. This ordered method of presentation has the character
of an archive: the single objects, and the very personal information they contain, are docu-
mented, and preserved for posterity.



Bad Homburg

3 Hayama 7 (Tiirme der Weisheit) 4 Interconnected Sculpture

Abraham David Christian (o) *1952 in Diisseldorf

Die Werke des zweimaligen documenta-Teilnehmers Abraham David Christian waren schon
frih international bekannt und gehdren zum Bestand bedeutender Privatsammlungen und
Museen. Bei ,Blickachsen 11" stellt er mehrere seiner groRformatigen Bronzen aus. Sowohl
die Spiralformen der Werkserie , Interconnected Sculpture”, von der je eine Version auf dem
Bad Homburger Ferdinandsplatz und in Kronberg (s. S. 61) zu sehen ist, als auch die monumen-
tale Gruppe ,Hayama 7 (Tiirme der Weisheit)" im Schlosspark bezeugen eine universale For-
mensprache, deren geometrische Gebilde unbegrenzt erweiterbar waren und dadurch Assozi-
ationen an Unendlichkeit aufrufen. Die sieben rund vier Meter hohen ,Tiirme der Weisheit' hat
der Kiinstler im japanischen Hayama entworfen, wo er zeitweise lebt und arbeitet. Jede der
Bronzen besteht aus einem einfachen, mehrmals wiederholten geometrischen Grundele-
ment. Die in die Hohe strebende Dynamik der Skulpturen verbindet sich mit der Ausstrahlung
von ruhender Kraft. Sie erinnern einerseits an traditionelle asiatische Pagoden, andererseits
gehen Abraham David Christians Figuren iiber eine reine Abbildung bekannter Formen hin-
aus und betonen ihre dsthetische Eigenstandigkeit, die vor allem darin besteht, universell
und nicht kulturgebunden zu wirken und zur kontemplativen Betrachtung einzuladen.

Abraham David Christian, who has exhibited twice in documenta, is represented in leading
collections all over the world. In “Blickachsen 11" he is showing several of his large-format
bronzes. Both the spiral forms of the “Interconnected Sculpture” series, of which one example is
on display on the Ferdinandsplatz in Bad Homburg and one in Kronberg (see p. 61), and the
monumental group “Hayama 7 (Towers of Wisdom)” in the Bad Homburg castle gardens,
attest to a universal language of endlessly extendable geometric forms. Christian designed
the seven, roughly four-metre high, “Towers of Wisdom” in Hayama, in Japan, where he
periodically lives and works. Each bronze consists of a single basic geometric element which
is repeated several times. The upwardly thrusting dynamic of the sculptures is combined
with a quiet, intrinsic power. On the one hand, they are reminiscent of traditional Asian
pagodas, on the other Christian’s figures go beyond a mere depiction of familiar forms.
Rather, they emphasize their aesthetic independence, one that consists above all in their
universal, culturally non-specific effect, inviting viewers to a reflective contemplation.
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5 GroRer Weltbeulenstamm

Gunter Damisch (AT) *1958 in Steyr, 12016 in Wien / Vienna

Als Maler und Bildhauer gehdrt Gunter Damisch zu den namhaften Kiinstlern osterreichi-
scher Gegenwartskunst. Er vertrat sein Heimatland 1985 auf der Biennale in Sao Paulo und
hatte von 1997 an eine Professur an der Kunstakademie in Wien inne. Sein Werk ist gepragt
von einem unverwechselbaren Formenrepertoire, das sich sowohl auf seine Malerei als auch
auf seine Plastik erstreckt. Die patinierte Bronzeskulptur im Bad Homburger Schlosspark
steht mit den amorphen, stacheligen Gebilden, die sich an einem iber drei Meter hohen
Stamm zu einem organischen Wesen verdichten, exemplarisch fir diese Formensprache. Der
,GroRe Weltbeulenstamm” erinnert an die charakteristische Form des Afrikanischen Affen-
brotbaums oder Baobab, der als Sinnbild fiir eine unberiihrte Natur sowohl in afrikanischen
Legenden als auch in der europdischen Literatur eine Rolle spielt. Urdichtungen sowie
Formen aus verschiedenen Naturwelten, aus dem Mikro- und dem Makrokosmos bilden
wiederkehrende Motive in Damischs Schaffen, wobei diese niemals schlicht abgebildet,
sondern in eine Bildwelt Uberfiihrt werden, die sich an der Grenze von Figuration und
Abstraktion positioniert. Ein expressiver Farb- und Formausdruck ist charakteristisch fir
Damischs sinnliche Arbeiten.

The painter and sculptor Gunter Damisch is one of the leading contemporary Austrian
artists. He represented his country at the 1985 Sao Paulo Biennale, and from 1998 was a
professor at the Academy of Fine Arts in Vienna. His work is characterized by a unique
repertoire of forms, extending to his painting as well as his sculpture. His patinated bronze
sculpture in the Bad Homburg castle gardens, which seems to solidify into an organic whole
with its amorphous, spiky growths sprouting from its more than three-metre high trunk, is
typical of his formal language. “GroRer Weltbeulenstamm” (Tree of World Boils) calls to mind
the characteristic shape of the African monkey-bread tree, or baobab, a symbol of untouched
nature both in African legends and European literature. Primaeval poetry, alien natural worlds
and cosmic forms are repeated motifs in Damisch’s work. These are never straightforwardly
depicted; rather, they are transformed into a pictorial world straddling the boundaries of
figuration and abstraction. Powerfully expressive colours and forms are characteristic of,
and sensuously reflected in, Damisch’s artistic work.
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6 Shelter (Space of Moments)

Manfred Erjautz (a1 *1966 in Graz

Manfred Erjautz stellt seine Arbeiten seit den spaten 1980er-Jahren international aus. Stu-
diert hat Erjautz an der Wiener Akademie der bildenden Kiinste bei Bruno Gironcoli, der
ebenfalls in ,Blickachsen 11" vertreten ist. In der Werkgruppe ,Shelter” arrangiert Erjautz
Modellfiguren als beliebig austauschbare Projektionsflachen fir zeitspezifische Vorstellun-
gen. Fragen nach Privatem und Kollektivem, Selbst- und Fremdbestimmung oder Schein und
Wirklichkeit binden sich an die metaphorisch zu verstehende weiRe, reine Oberflache der
Figuren. ,Shelter (Space of Moments)” wurde fiir ,Blickachsen 11" und spezifisch fiir den
Standort in der Rotunde des Kaiser-Wilhelms-Bads entworfen. Hier korrespondiert die bliten-
weile Schaufensterpuppe — als zeitgendssische Stellvertreterin einer idealisierten Darstel-
lung des weiblichen Kérpers — mit den ebenfalls weiBen Skulpturen in den Wandnischen.
Einzelne Gegenstande umkreisen den Kopf der Mannequin-Figur wie plastische Erinnerun-
gen. Sie verweisen auf Rdume und Orte ebenso wie etwa auf den Umgang des Menschen mit
dem Naturraum — durch den Deckel fiir das Behaltnis einer toxischen Substanz. Der abge-
grenzte Raum der Rotunde, der die schmale nackte Frauenfigur umgibt, akzentuiert den
Aspekt des titelgebenden Schutz- und Riickzugsortes.

Manfred Erjautz , who studied under Bruno Gironcoli at the Academy of Fine Arts in Vienna,
has exhibited his works internationally since the late 1980s. In the work group “Shelter”,
Erjautz arranges model figures as interchangeable projection surfaces for time-specific con-
ceptions. Questions on the private and the collective, autonomy and heteronomy, or ap-
pearance and reality are attached to the metaphorically conceived pure white surfaces of the
figures. “Shelter (Space of Moments)" was specially designed for “Blickachsen 11", and spe-
cifically for its position in the rotunda of the Kaiser-Wilhelms-Bad. Here, the snow-white
display dummy corresponds — as a contemporary surrogate for an idealized representation
of the female body — to the equally white sculptures in the wall niches. Single objects sur-
round the head of the mannequin figure like sculptural memories. They refer to spaces and
places — as well as to Man's interaction with nature, through the lid of a container for toxic
substances. The closed-off space of the rotunda surrounding the slender naked figure of the
woman accentuates the elements of shelter and retreat contained in the sculpture’s title.
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7 Roter Keil

Johann Feilacher (a1 *1954 in villach

Die GroBskulpturen von Johann Feilacher, die von markanten Oberflachengestaltungen
geprdgt sind, werden vielerorts im AuRen- und Innenraum gezeigt. Der Gsterreichische Bild-
hauer verwendet fir seine Arbeiten vornehmlich abgestorbenes Holz, das aufgrund seines
organischen Verfallsprozesses bereits diverse Zeichen von Zeitlichkeit aufweist. Feilacher
geht den natiirlichen Formen des Holzes nach, verstarkt Einkerbungen und Verwachsungen
oder setzt gezielt Kontraste, indem er Kombinationen aus verschiedenen Materialien kreiert,
das Holz patiniert oder Brandspuren setzt. Der bei ,Blickachsen 11" im Bad Homburger
Kurpark ausgestellte ,Rote Keil” besticht durch seine leuchtende Farbigkeit und seine monu-
mentale GréRe, die aufgrund der spitz zulaufenden Form und der massiven, kaum bearbei-
teten Oberflache zusétzlich intensiviert wird. Diese Arbeit steht exemplarisch fir Feilachers
skulpturales Schaffen: Einerseits berlicksichtigt sie die Grundstruktur des Baumes, die
immense GroRe eines Pappelstamms. Andererseits steht dieser urspriinglich gewachsenen
Form der intensive Farbanstrich entgegen. Dieser Kontrast von sichtbarem Stamm und
prasenter Farbe betont die jeweils spezifischen Eigenheiten von Natur und Kunst, die sich im
,Roten Keil” zu einem harmonischen Wechselspiel verdichten.

Johann Feilacher’s large-format sculptures can be seen in interior and public open spaces
around the world, and are characterized by their distinctive surface designs. In his works,
the Austrian sculptor mainly employs dead wood already presenting signs of organic decay
through time. Feilacher follows the natural forms of the wood, amplifying notches and
knots, or deliberately sets up contrasts by creating combinations of different materials, by
patinating the wood or laying on burn marks. His “Roter Keil” (Red Wedge), shown in the
Bad Homburg Kurpark in “Blickachsen 11", impresses with its glowing colourfulness and its
monumental size, which is further intensified by its pointed shape and massive, barely
worked surface. This work is typical of Feilachers sculptural creation: on the one hand he is
mindful of the fundamental structure of the tree, the immense size of the poplar trunk. On
the other, the bright paintwork stands opposed to its original, grown form. This contrast of
visible trunk and striking colour underlines the specific peculiarities of nature and art respec-
tively, which in “Roter Keil” are condensed into a harmonious interplay.



Bad Homburg

8 Ohne Titel S-90

Bruno Gironcoli (a1 *1936 in villach / 12010 in Wien / Vienna

Bereits 1971 vertrat Bruno Gironcoli Osterreich auf der Biennale in Sao Paulo, spater auch in
Venedig. Als Nachfolger von Fritz Wotruba war der mehrfach ausgezeichnete Kiinstler Leiter
der Bildhauerschule an der Wiener Akademie der bildenden Kiinste. Von 1977 bis 2004 pragte
er dort eine ganze Generation von Bildhauern, darunter Manfred Erjautz, Michael Kienzer
und Markus Wilfling, die ebenfalls in ,Blickachsen 11" ausstellen. Vor seinem Studium der
Malerei absolvierte Gironcoli eine Ausbildung zum Goldschmied. Aspekte des ,Zusammen-
schmiedens’ finden sich auch in seinen meist monumentalen Skulpturen: Haufig entspringen
einem Stammobjekt die unterschiedlichsten organischen und geometrischen Formen und
verdichten sich zu einer ausdrucksstarken und doch immer ratselhaften Einheit. Der Verzicht
auf einen Titel fir die aus Aluminium gegossene Skulptur im Bad Homburger Schlosspark
unterstreicht die Aufforderung, die Arbeit unvoreingenommen zu betrachten und dabei
weniger nach ihrer Bedeutung oder Identitat zu fragen als vielmehr ihr Formenrepertoire
und ihre Offenheit anzunehmen. Charakteristisch fiir die Werke Bruno Gironcolis ist ihre
silbrig matte, metallene Oberflache, die einerseits Distanz erzeugt und andererseits das
umgebende Licht in sich aufnimmt.

Bruno Gironcoli represented Austria at the Biennale in Sao Paolo in 1971, then later also in
Venice. The much awarded artist succeeded Fritz Wotruba as director of the Sculpture Studio
at the Academy of Fine Arts in Vienna where, from 1977 to 2004, he shaped an entire gener-
ation of sculptors, including Manfred Erjautz, Michael Kienzer and Markus Wilfling, all of
whom are also represented in “Blickachsen 11". Before studying painting, Gironcoli trained
as a goldsmith. Aspects of this training at the forge are clearly visible in his mainly monu-
mental sculptures, where the most varied organic and geometric forms frequently sprout
from a central stem, coalescing into a highly expressive and yet always enigmatic unity.
Dispensing with a title for this cast aluminium sculpture in the Bad Homburg castle gardens
only serves to prompt the observer to keep an open mind on questions of its meaning or
identity. Rather, it is the formal language and openness of the work that are brought to the
fore. The silvery matt metal surface of the sculpture is characteristic of Bruno Gironcoli; on
the one hand it creates a feeling of distance, but on the other it absorbs the ambient light.
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9 Kopf im Kopf

Alfred Haberpointner () 1966 in ebenau

Zum zweiten Mal nimmt der Gsterreichische Bildhauer Alfred Haberpointner bereits an den
.Blickachsen” teil. Dieses Jahr prasentiert er im Bad Homburger Kurpark einen drei Meter hohen
.Kopfim Kopf*, eine stahlerne Skulptur, die die Wahrnehmungsgewohnheiten des Betrach-
ters herausfordert. Das Uberblenden zweier Figuren erzeugt eine flirrende Atmosphére und wie
bei einer Kippfigur schwingt der Blick zwischen zwei Ansichten: einer Kopfform aus horizon-
talen Parallelschichten und einer massiven Form in deren Innerem. Die linienhafte Gliede-
rung der Arbeit bezieht den Aufenraum in die Betrachtung mit ein, wodurch der abstra-
hierte Kopf je nach Standpunkt und Fokussierung wechselweise oder auch gleichzeitig als
transparentes Liniengeflige und als Kopffigur erscheint. Diese Wechselbeziehung von Kér-
per und Raum, Hille und Kern kann als charakteristisch fiir Haberpointners bildhauerisches
Werk gelten, in dem die Kopfform eine prominente Position besetzt, die der Kiinstler wieder-
kehrend und seriell bearbeitet. Dabei sind seine meist aus Holz oder Metall angefertigten
Skulpturen Ergebnis langer Werkprozesse und diese Zeitlichkeit iibertragt sich auf den
Betrachter: Haberpointers ,Kopf im Kopf” ist erst im perspektivverandernden Umrunden
und wiederholten Schauen erfahrbar.

In this year’s ,Blickachsen” the Austrian sculptor Alfred Haberpointner presents a three-
metre high “Head in Head” ("Kopf im Kopf”) in the Bad Homburg Kurpark, a steel sculpture
challenging the viewer's habitual mode of visual perception. The superimposition of two
figures creates a shimmering atmosphere, an ambiguous pattern in which the eye oscillates
between two views: one, of the outline of a head made up of parallel horizontal layers, and
another, of a massive shape in its interior. The linear structure of the work brings the sur-
rounding space into the observer's field of view, in which the abstracted figure of the head
appears either —and also simultaneously — as a transparent structure of lines, or as a head.
This interrelationship of body and space, shell and core, can be considered characteristic of
Haberpointner’s sculptural work, where the form of the head has a prominent place. Indeed
his sculptures, produced mainly in wood or metal, are the result of a long work process, and
this element of time is carried over onto the viewer: only by walking around it and seeing it

ron

from different perspectives can Haberpointner’s “Head in Head" be truly appreciated.
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Jeppe Hein (k) *1974in Kopenhagen / Copenhagen

Jeppe Hein, Absolvent der Koniglich Danischen Kunstakademie und der Stadelschule in
Frankfurt, lebt heute in Berlin sowie Kopenhagen und ist international mit seinen interaktiven
Kunstobjekten vertreten. Gleich dreimal bietet eine ,Modified Social Bench” (modifizierte
Gemeinschafts-Bank) den Besuchern der ,Blickachsen 11" auf dem Schmuckplatz des Bad
Homburger Kurparks die Mdglichkeit, eine der von Jeppe Hein humorvoll gestalteten Sitzge-
legenheiten zu nutzen. Hein interpretiert die klassische Parkbank in dieser Werkserie ganz
neu und fordert die Bewohner und Gaste der Stadt heraus, sich der Variation zu stellen:
Seine seit 2005 vielerorts im 6ffentlichen Raum aufgestellten Banke dienen nicht nur zum
Sitzen, sondern erméglichen oder verlangen je nach Ausfihrung, sich einander zuzuwenden,
Halt auf den ungewohnten Stadtmébeln zu finden oder sie sich spielerisch anzueignen. Hein
entwirft wiederholt Skulpturen fiir den AuRenraum, die diesen nicht nur gestalten oder
schmiicken sollen. Vielmehr kénnen seine Werke als Aufruf gelten, die Umgebung aktiv zu
nutzen, in ihr zu verweilen oder sie aus anderer Perspektive zu betrachten. So erschafft Hein stets
Orte der Begegnung, des Gesprachs, des Spiels, Orte, die allen Menschen gleichermaBen
offenstehen und miteinander geteilt werden sollen.

Jeppe Hein, a graduate of the Royal Danish Art Academy and the Stadelschule in Frankfurt,
lives in Berlin and Copenhagen. Hein's interactive art objects are internationally exhibited.
In “Blickachsen 11" visitors to Bad Homburg have three opportunities to use one of Jeppe
Hein's humorously designed “Modified Social Benches”. In this series of works, Hein re-
interprets the classical park bench, challenging citizens and guests of the city to confront his
variations on the theme. Placed in many locations since 2005, his benches are not just for
sitting on; rather, these strange pieces of urban furniture permit, or (depending on the version)
demand, that their users face each other, find their feet on them, or playfully make them
their own. Hein repeatedly designs sculptures for the public space, but not simply to shape
or decorate it. Rather, his works can be seen as a call to a more active use of this space,
an exhortation to linger, or contemplate it from a different perspective. In this way, Hein
invariably creates places for an encounter, a conversation, play — places open equally to
everyone and to be shared between them.
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13 Three Equal Volumes

Ewerdt Hilgemann  (oe) *1938 in witten

Die stahlernen ,Implosionen” des in den Niederlanden lebenden Kiinstlers Ewerdt Hilgemann
sind weltweit nicht nur prominent in Ausstellungen und Sammlungen vertreten, sondern auch
im offentlichen Raum prasent. 2014 sdumten sieben der monumentalen Skulpturengruppen
die New Yorker Park Avenue in einer viel beachteten Ausstellung. Nach seinem Studium bei
Oskar Holweck, einem der friihen Mitglieder der Gruppe ZERO, arbeitet Hilgemann lange mit
Holz, Stahl und Marmor. Dabei ist ein zentraler Aspekt seines Schaffens von Beginn an das
Fangen des Lichts auf den abstrakt-geometrischen Werken. Seit 1984 entwickelt Hilgemann
in immer neuen Variationen seine unverwechselbaren Edelstahlkuben, denen er mit einer
Vakuumpumpe die Luft entzieht. Bei ,Blickachsen 11" ist der Kiinstler, der sich selbst gerne
als , Luftschmied” bezeichnet, sowohl im Kurpark Bad Homburgs als auch auf dem Frankfurter
Campus Westend vertreten (s. S. 50). Die fiir die Ausstellung geschaffene Arbeit ,Three
Equal Volumes” besteht aus drei unterschiedlich proportionierten Kuben mit identischem
Fassungsvermdgen: einer Sdule, einem Wirfel und einem Quader. Durch den Luftentzug
wird die Strenge und Harte des glanzenden Stahls in ausdrucksvolle weiche Formen Gber-
fihrt, die im Kurpark sanft ihre Umgebung spiegeln.

The steel “implosions” by the artist Ewerdt Hilgemann, who lives in Holland, are not only
prominently represented in exhibitions and collections, but are also to be seen in the public
open space all over the world. In 2014, seven of his monumental group sculptures lined Park
Avenue in New York, in a widely acclaimed exhibition. After his studies under Oskar Hol-
weck, Hilgemann worked for a long time with wood, steel and marble. From the start, a
central element of his work has been the capturing of light by his abstract geometrical cre-
ations. Since 1984 Hilgemann has developed ever new variations of his unmistakeable stain-
less steel cubes, from which he sucks out the air with a vacuum pump. In “Blickachsen 11",
the artist, who readily describes himself as an “air blacksmith”, is represented both in Bad
Homburg and in Frankfurt (see p. 50). His work “Three Equal Volumes”, made for the exhibi-
tion, consists of three variously proportioned cuboid shapes, each with an identical holding
capacity. Through the extraction of air, the hard strength of the shiny steel is transformed
into expressive soft forms, which gently reflect their surroundings in the Kurpark.
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14 Ubertragung Vol. 2

Michael Kienzer (a1 *1962 in Steyr

Michael Kienzer studierte in Wien Bildhauerei bei Bruno Gironcoli, der ebenfalls bei
,Blickachsen 11" vertreten ist. Kienzers Arbeiten sind seit den 1980er-Jahren in internatio-
nalen Ausstellungen zu sehen und mit zahlreichen Preisen ausgezeichnet worden. Fir seine
skulpturalen Werke verwendet er ganz unterschiedliche Materialien wie Metall, Holz,
Schaumgummi oder Glas und kombiniert diese Stoffe auch mit malerischen Elementen.
,Ubertragung Vol. 2" besteht aus Beton und Aluminium und setzt sich mit den klassischen
physikalischen Fragen der Bildhauerei auseinander: mit dem Verhaltnis von Tragen und
Lasten, Gewichtsverlagerung, Dehnung und Spannung sowie mit Aspekten der Raumlichkeit
in der Flache und Linie. In einem offenen, aus Stangen angedeuteten Kubus begegnen sich
industriell gefertigte, hohle Betonkldtze und gebogene Aluminiumrohre. Wahrend die
Betonelemente den skulpturalen Raum abgrenzen, indem sie mauerartig aufgeschichtet
sind, Uberschreiten die Aluminiumrohre den gesetzten Rahmen und gehen selbst an die
Grenzen ihrer materialen Verformbarkeit. Der Kontrast in der Dynamik spiegelt sich auch in
der Beschaffenheit der beiden Materialen wider, denn der stumpfen Oberflache des Betons
steht die geschmeidige, kalte Glatte des Metalls gegeniiber.

Michael Kienzer studied sculpture in Vienna under Bruno Gironcoli, who is also represented
in “Blickachsen 11". Kienzer's works have been shown in international exhibitions since the
1980s and have received many awards. In his sculptural work he employs a variety of very
different materials, such as metal, wood, foam rubber or glass, also combining these with
painted elements. “Ubertragung Vol. 2" (Transmission Vol. 2) is made of concrete and alumin-
ium, and deals with the classical physical questions of sculpture: the relationship of load and
support, the distribution of weight, expansion and stress, as well as spatial aspects of sur-
face and line. In an open cube suggested by a frame of rods, hollow, industrially-made
concrete blocks are placed together with curved aluminium pipes. While the concrete
elements, stacked like a wall, delineate the borders of the sculptural space, the aluminium
pipes extend beyond the set frame and are themselves at the limit of their material plasticity.
This dynamic contrast is reflected, also, in the texture of the two materials: the smooth, cold,
sleekness of the metal stands in opposition to the dead surface of the concrete.
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15 Hirtin

Jean Y. Klein (CA) *1960 in Montréal

Der Maler und Bildhauer Jean Y. Klein hat fiir ,Blickachsen 11" in Bad Homburg seine Figur
LHirtin" als lebensgroRe Bronze angefertigt und stellt auch im Freilichtmuseum Hessenpark
aus (s. S. 55). Die , Hirtin” kann als charakteristisch fir das plastische Schaffen des Kanadiers
gelten, der sich in seinem Werk vorrangig weiblichen Figuren der griechischen Mythologie
widmet. Die Figur der ,Hirtin” steht in Zusammenhang mit dem Mythos von Arkadien als
einem idyllischen Ort, in dem ein Hirtenvolk im Einklang mit der Natur und ohne schwere
korperliche Arbeit gliicklich und unbeschwert lebt. Kleins ,Hirtin" trdgt beschiitzend ein
Lamm auf ihren Armen und unterstreicht damit die innere Verbundenheit von Mensch und
Tier. Die bukolische Vorstellung von Hirten als Grenzfiguren, die unabhéngig von der bauer-
lichen Ordnung in Freiheit leben, ist auch formal in Kleins Darstellung seiner ,Hirtin" einge-
flossen: Sie folgt nicht den strengen Gesetzen menschlicher Anatomie, vielmehr zeugt ihre
freie und gestische Oberflachengestaltung von einem undogmatischen Umgang mit den
Schonheitsidealen und Herstellungsverfahren der antiken griechischen Tradition. So bilden
Kleins Figuren keine reinen Abbilder bekannter Gestalten, sondern sollen als Projektions-
flachen die Fantasie des Betrachters ansprechen.

The painter and sculptor Jean Y. Klein, who is also exhibiting in the Hessenpark Open-Air
Museum (see p. 55), created his characteristic life-size bronze figure “Hirtin” (Sheperdess) for
“Blickachsen 11" in Bad Homburg. Klein primarily concentrates on female figures of Greek
mythology. The figure of the shepherdess is connected to the myth of Arcadia as an idyllic
place, in which a pastoral people live carefree and happy in harmony with nature. Klein's
“"Shepherdess” is protectively holding a lamb in her arms, underlining the deep bond between
man and animal. The bucolic notion of the shepherd as a figure on the margins, living in
freedom independently of the rural order, is formally integrated into Klein's representation
of his “Shepherdess": it does not follow the strict rules of human anatomy, rather its free-
form, gestic surface design testifies to an undogmatic approach, both to the ideals of beauty
and to the production processes of the ancient Greek tradition. Thus Klein's sculptures are in
no way straightforward portrayals of known figures; on the contrary, they are designed as
screens onto which the viewer's imagination is projected.
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16 Ohne Titel

Peter KOg'QI’ (AT) *1959 in Innsbruck

Der osterreichische Kiinstler Peter Kogler nimmt mit seinem vielschichtigen Werk seit den
1980er-Jahren an internationalen Kunstausstellungen teil und hat seine Innen- und AuRen-
raumarbeiten u.a. bereits auf der documenta, auf der Shanghai Biennale und im MOMA
prasentiert. Koglers Schaffen ist gepragt von computergenerierten grafischen Mustern
sowie Raumprojektionen, wobei insbesondere das Material und die Oberflache als Gestal-
tungselement markant hervortreten. Die fiir ,Blickachsen 11" entstandene Arbeit ohne Titel
besteht aus acht zu einem Quadrat angeordneten Sitzbénken und kann als paradigmatisch
fir Koglers Interventionen im 6ffentlichen Raum gelten. Die Bénke sind dreidimensionale
funktionale Gebilde, allerdings sticht weniger die Bank als Sitzgelegenheit ins Auge,
sondern ihre pragnante Oberfldchenstruktur. Diese wurde digital entworfen und dann
maschinell per Wasserstrahlverfahren in Aluminiumteile geschnitten. Entsprechend sind die
Formen und Muster der Bankmodule identisch. Die rhythmische Wiederholung ist ein weiteres
Merkmal von Koglers konzeptuellen Arbeiten. Ein Design oder ein Entwurf wird dabei
weniger als individuelle Idee fir ein singulares Objekt bearbeitet, sondern dient vielmehr als
Raster eines dsthetischen Programms.

The multi-facetted work of the Austrian sculptor Peter Kogler has been exhibited interna-
tionally since the 1980s; his multimedial works for the interior and exterior space have
already been shown at documenta, at the Shanghai Biennale, and in MOMA, for example.
Kogler's work is characterized by computer generated graphical patterns and spatial projections,
in which material and surface, in particular, markedly stand out as creative elements. The work
without title created for “Blickachsen 11" consists of eight bench seats arranged as a square
and can be considered paradigmatic of Kogler’s interventions in the public space. The benches
are three-dimensional functional constructs, though what strikes the eye is less their function
as seating than their noticeable surface structure. This was designed digitally and then
mechanically cut by a water jet process into aluminium parts. As a result, the shapes and
patterns of all the bench modules are identical. The rhythmical repetition is another charac-
teristic feature of Kogler's conceptual work. A blueprint or design is in the process treated
less as an individual idea for a single object than as a model for an aesthetic programme.
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17 Big Be-Hide

AIicja Kwade (DE) *1979 in Kattowitz / Katowice, Polen / Poland

Die in Berlin lebende Kiinstlerin Alicja Kwade setzt sich in ihrem multimedialen Werk mit
Wahrnehmungsstrukturen und physikalischen Grundgesetzen auseinander. Optische Erfah-
rungen und deren Tauschung pragen ihr Schaffen, das regelmaRig géngige Blickgewohnhei-
ten iberschreitet. Wesentliche Elemente ihrer kiinstlerischen Strategien basieren dabei auf
der Transformation, auf dem Zusammenklang oder auf der Spiegelung von Objekten und
Materialien. Die bei ,Blickachsen 11" im Bad Homburger Kurpark ausgestellte Arbeit ,Big
Be-Hide" setzt sich mit dem Wechselspiel von ,Sein” (Be) und ,Verbergen” (Hide) auseinander.
Zwei formgleiche ,Steine’ aus unterschiedlichen Materialien, ein Findling und dessen Alumi-
niumabguss, liegen nebeneinander und sind von einem grofen zweiseitigen Spiegel
getrennt. Abhangig von der Betrachterposition fungiert das Spiegelglas einerseits als dop-
pelnde Reflektionsebene, als Spiegel, andererseits aber auch als scheinbar durchlassige
Flache, die den Naturstein mit seinem gldnzenden metallenen Doppelganger konfrontiert:
Das Glas verbirgt Teile eines der Objekte, vervollstandigt es jedoch gleichzeitig wieder durch
das entsprechende Spiegelbild des anderen. So entsteht in der Uberlagerung von Wirklichkeit
und Schein illusiondr ein neues Objekt.

The artist Alicja Kwade, who lives in Berlin, deals in her multimedial work with perceptual
structures and basic physical laws. Optical experiences and their deceptions characterize her
creations, which regularly transgress habitual ways of seeing. Crucial elements of her artistic
strategy are thus based on the idea of transformation, and the consonance or mirroring of
objects and materials. Her work “Big Be-Hide", exhibited in “Blickachsen 11" in the Bad
Homburg Kurpark, is concerned with the interplay of ‘being” and ‘hiding’. Two ‘stones’ of
identical shape but made of different materials — a boulder and an aluminium cast of it — lie
next to each other, separated by a two-sided mirror. Depending on the position from which
it is viewed, the mirror glass functions on the one hand either as a reflecting plane, as a
mirror, or on the other as an apparently see-through surface, confronting the natural stone
with its shiny metal double: the glass conceals part of one of the objects, yet at the same
time completes it with the mirror image of the same part in the other. In this way a new,
illusionary object is created through the overlaying of reality and appearance.
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18 Der Apoll

Markus Ll']pertz (DE) *1941 in Reichenberg / Liberec, B6hmen / Bohemia

Apoll, der antike Gott der Kiinste, vor allem der Musik und der Poesie, aber auch des Bogen-
schieRens, wird in der Kunstgeschichte wiederholt in melancholischer Stimmung dargestellt,
vertieft in das Spiel auf seiner Lyra. In der plastischen Ausfiihrung von Markus Lipertz,
einem der bekanntesten deutschen Kiinstler der Nachkriegszeit, hat Apoll das Saiteninstru-
ment neben sich gelegt. Mit dem rechten Arm greift er an die linke Schulter wie nach einem
Pfeil aus einem Kocher. Die Darstellung zeigt Apoll jedoch keineswegs entschlossen in einen
Kampf aufbrechend. Vielmehr verharrt er im klassischen Kontrapost, dem Nebeneinander
von Stand- und Spielbein, und blickt gedankenverloren zu Boden. Die Skulptur betont damit
vor allem den Moment des Innenhaltens und der inneren Zwiesprache — die Wahl, zur Waffe
statt zur Leier zu greifen, scheint jedoch bereits entschieden. Lipertz hat ,Apoll” in mehreren
Varianten angefertigt und diese nach antikem Vorbild haufig bunt bemalt. Die im Bad Hom-
burger Kurpark ausgestellte, urspriinglich fiir die Frankfurter Alte Oper entworfene Fassung
ist einfarbig: Umso deutlicher tritt die Struktur des Materials hervor, die Liipertz’ dynami-
sche und gestische Ausdrucksweise unterstreicht. Bei ,Blickachsen 11" sind neun weitere
Skulpturen von Markus Liipertz im Kloster Eberbach zu sehen (s. S. 56).

Apollo, the ancient God of the Arts, but also of archery, is in the history of art repeatedly
presented in a melancholy vein, absorbed in playing his lyre. In the sculptural portrayal by
Markus Lipertz, one of the foremost German artists of the post-war period, Apollo has laid
the stringed instrument down by his side. With his right arm he reaches for his left shoulder,
as if to pull an arrow from its quiver. Yet the representation by no means portrays Apollo as
determined and ready for battle. Rather, he is poised in a classical contrapposto, and looks
down at the ground, lost in thought. Here, the sculpture above all emphasizes the moment
of reflection and inner dialogue — yet the decision to reach for the weapon rather than the
lyre seems to have already been made. Liipertz has produced several versions of “Apollo”,
often colourfully painting them in the manner of classical antiquity. The version exhibited in
Bad Homburg is monochrome: all the more to bring the structure of the material into sharp
relief, underlined by Liipertz's dynamic and gestural form of expression. In “Blickachsen 11"
nine further sculptures by Liipertz are on display in Eberbach Monastery (see p. 56).
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19 Die hiibschen Beine der Kukita

Gerhardt Moswitzer (AT) *1941 in Maria Lankowitz, 12013 in Wien / Vienna

Geometrische Strukturen pragen das plastische Werk des Osterreichers Gerhardt Moswitzer,
der von 1963 an ausschlieBlich mit Stahl, Aluminium und Buntmetallen arbeitete. Seine
kiinstlerische Eigenstandigkeit, die er nach einer Werkzeugmacherlehre und dem Besuch einer
Kunstgewerbeschule entwickelte, etablierte ihn mit Anfang 20 bereits fest im Ausstellungs-
betrieb und schon 1970 vertrat er Osterreich auf der Biennale in Venedig. Neben seinem
skulpturalen Schaffen widmete sich Moswitzer seit den 1980er-Jahren einer Bandbreite wei-
terer kiinstlerischer Ausdrucksformen: Er komponierte experimentelle Musik, drehte Videos
und Filme und schuf abstrakte Fotografie sowie digitale Skulpturen. Seine unverwechselba-
ren groRformatigen Metallskulpturen sind jedoch nach wie vor stellvertretend fiir sein
CEuvre. Seiner aus geometrischen Fldchen und Formen bestehenden Arbeit aus Corten-Stahl,
die bei ,Blickachsen 11" im Bad Homburger Kurpark zu sehen ist, setzt Gerhardt Moswitzer
den figiirlich anmutenden Titel ,Die schonen Beine der Kukita” entgegen. Dieser motiviert
den Betrachter einerseits, in den metallenen Elementen menschliche Formen zu entdecken,
andererseits bindet er eine erzahlerische Komponente in die massive geometrisch-abstrakte
Skulptur ein, die von den Besuchern weitergedacht wird.

Geometrical structures characterize the sculptural work of the Austrian artist Gerhardt
Moswitzer, who from 1963 worked exclusively in steel, aluminium and non-ferrous metal.
Moswitzer's artistic individuality, which he developed following an apprenticeship as a tool-
maker and time at art college, had already established him in his early 20s as a regularly
exhibited artist, and in 1970 he represented Austria at the Venice Biennale. In addition to his
sculptural work, Moswitzer devoted himself from the 1980s to a range of other artistic
forms: he composed experimental music, shot videos and films and worked on abstract pho-
tography as well as digital sculpture. His unmistakable large-format metal sculptures, however,
remain typical of his ceuvre. Moswitzer counters the geometrical surfaces and forms of his
corten steel work, on display in the Bad Homburg Kurpark, by giving it the figurative title
"Die schonen Beine der Kukita” (Kukita's Lovely Legs). While on the one hand this motivates
the viewer to discover human forms in the metal components, on the other it incorporates a
narrative element into this massive, abstract sculpture, prompting the observer to reflection.
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20 Atomic Fever

Will Nash (GB) *1973 in Bangor, Wales

Der britische Kiinstler Will Nash, der Multimediakunst und Design studierte, befasst sich mit
der Darstellung mathematischer Strukturen und ihrer Beziehungen zueinander. Innerhalb
seiner skulpturalen Werkreihen fiigt er jeweils bestimmte geometrische Formen und Raster
in unterschiedlichen Variationen zusammen. Nash stellt seine Skulpturen und Installationen
aus Holz, Metall oder Kunststoff im Innen- und AuRenraum aus. Die fiir ,Blickachsen 11"
angefertigte Arbeit ,Atomic Fever” besteht aus zahlreichen feinen Edelstahlrghren, die als
filigranes Liniennetz in der gezielt ausgewahlten Silberpappel im Kurpark hangen. Aufgrund
eines eigens entwickelten Stecksystems kann die Komposition der Arbeit, deren Geometrie in
vielfacher VergréRerung die Struktur des Kohlenstoffatoms in einem Diamanten nachbildet,
an die Struktur des Baumes angepasst werden. Die Konstruktion ist so leicht, dass sie nicht
direkt am Baum befestigt werden muss. Vielmehr schwebt sie flirrend zwischen den windbe-
wegten Blattern und Asten, wobei die hellen Rohre mit den silbrigen Blattern spannungsvoll
aufeinander verweisen. Das geometrische Gebilde kontrastiert zwar einerseits die organisch
gewachsene Baumform, andererseits scheint es beinahe als wuchernder Bewuchs fest mit
der Pappel verbunden.

The British artist Will Nash, who studied both multimedia fine art and design, concerns
himself with the representation of mathematical structures and their relation to each other.
In each of his series of sculptural works, he connects specific geometrical forms and patterns
in different variations. His work “Atomic Fever”, created for “Blickachsen 11", consists of thin
stainless steel tubes formed into a filigree linear network, which is suspended in the silver
poplar specially chosen for it in the Bad Homburg Kurpark. The work, whose geometry mirrors
in a hugely magnified form the structure of the carbon atom in a diamond, is integrated into
the branch structure of the tree by means of a specially developed push-fit system. The
construction is so light that it does not have to be directly attached to the tree. Rather, it
wafts, shimmering among the swaying branches and silver leaves, and forming a tense
counterpoint to them with its bright tubing. While on the one hand this geometrical construct
contrasts with the organically grown form of the tree, on the other it seems almost like a
proliferating growth, tightly intertwined with the poplar.
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21 N3 Barockvase

Franz Xaver Olzant (a1) *1934 in Oberzeiring

Seit beinahe sechs Jahrzehnten ist das bildhauerische Schaffen von Franz Xaver Olzant eine
etablierte Position auf dem internationalen Kunstmarkt. Nach dem Studium an der Hoch-
schule fir Angewandte Kunst und der Akademie der Bildenden Kiinste in Wien, besetzte
Olzant zwischen 1986 und 2001 selbst eine Professur an der Akademie. Sein Werk wider-
setzt sich aufgrund der vielfaltigen Materialien und abwechslungsreichen Formfindungen
einer kategorischen Einordnung. Oftmals erinnern seine Objekte an Naturformen, an
Muscheln, Findlinge, Pflanzen oder auch Tuffsteine, doch sie erscheinen dabei niemals ein-
deutig figirlich. Vielmehr lasst das Material, beispielsweise in polierten Oberflachen, die
Aspekte der Kiinstlichkeit und der Abstraktion klar hervortreten. Die Bronze mit dem Titel
N3 Barockvase” steht exemplarisch fiir diese Kombination von extravaganter Asthetik, die
als charakteristisch fiir die Barockzeit gelten kann, und deutlich organisch angedeutetem
Muster. Die lochrige Oberflache vermittelt taktile Qualitdten, Raum und Haptik kommt eine
besondere Bedeutung zu. Die Art, wie eine Plastik den Raum erschlieBt oder ihn iber ihre
Proportionalitat bestimmt, verbindet sich damit, wie dieser Raum vom Betrachter selbst
ganz wortlich ,begriffen’ wird, sehend und tastend.

For almost six decades the sculptural creations of Franz Xaver Olzant have had an established
place in the international art market. After studying at the University of Applied Arts and
the Academy of Fine Arts in Vienna, Olzant was himself from 1986 to 2001 a professor at the
Academy. Through his use of diverse materials and varied forms, his work resists classification.
The objects he creates frequently recall natural forms — shells, boulders, plants or even
tuffaceous rock, yet they never seem obviously figurative. Rather, the material — for example
through the use of polished surfaces — throws their artificial, abstract quality into sharp
relief. The bronze entitled N3 Barockvase” is a good example of this combination of an
extravagant aesthetic, which can be considered characteristic of the Baroque period, and a
clearly suggested organic pattern. The surface full of holes has a tactile quality; space and
haptics take on a special meaning. The way a sculpture opens out into space, or defines it by
way of its proportions, is connected to how that space is itself quite literally “grasped” by the
observer, by seeing and touching.
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22 GroRe Raumkonzeption (Raumbewegung)

Josef Pillhofer (AT) * 1921 in Wien / Vienna, 12010 in Wien / Vienna

Seit seinen internationalen Auftritten in Paris und auf der Biennale in Venedig in den
1950er-Jahren, gilt Josef Pillhofer als einer der wegweisenden dsterreichischen Bildhauer. Er
studierte in Graz und Wien, dort auch bei dem ebenfalls in ,Blickachsen 11" vertretenen Fritz
Wotruba. Zwischen 1954 und 1971 lehrte Pillhofer an unterschiedlichen Institutionen und
forcierte stark die nicht-gegenstandliche Skulptur. Er selbst wirkte, neben seinen friihen figiir-
lichen Kompositionen, bildhauerisch vornehmlich abstrakt und arbeitete mit Stein, Holz oder
Metall. Das Thema der ,Raumbewegung’ pragt bereits seit etwa 1953 sein kiinstlerisches
Schaffen. ,Blickachsen 11" zeigt in Bad Homburg Josef Pillhofers ,GroRe Raumkonzeption”
aus dem Jahr 2002. Die Arbeit ist von Dynamik und Beweglichkeit gekennzeichnet, die sich,
basierend auf drei FuRverankerungen, raumlich ausdehnt: Zahlreiche rechtwinklige Flachen
sind zu einer gewaltigen Skulptur aus Corten-Stahl zusammengeschweift, deren massives
Gewicht aufgrund verwinkelter und ausladend in verschiedene Richtungen greifender
Formen optisch aufgebrochen scheint. Corten-Stahl ist ein stark witterungsabhangiges
Material, das sich farblich verandert und iiber die Zeit eine haptisch ansprechend struktu-
rierte Oberflache ausbildet.

Following his international breakthrough in Paris and at the Venice Biennale in the 1950s,
Josef Pillhofer came to be considered as one of the most important Austrian sculptors. He studied
in Graz, then in Vienna under Fritz Wotruba (see p. 39). Between 1954 and 1971 Pillhofer
taught at a number of art institutions, where he promoted non-representational sculpture.
Apart from his early figurative compositions, Pillhofer's own work has been predominently
abstract, relying on stone, wood or metal as his working material. The theme of ‘spatial
movement” has shaped his work since the early 1950s. In Bad Homburg, “Blickachsen 11"
shows his “GroRe Raumkonzeption” of 2002. Extending in space from its three base points,
which anchor it to the ground, it is distinguished by its mobility and dynamic energy: count-
less right-angled surfaces have been welded together to form this huge sculpture in corten
steel. Its massive weight seems to have been optically broken open by the twisted forms
reaching out in different directions. Corten steel is a highly weather-dependent material,
which changes in colour and over time takes on a haptically pleasing surface structure.
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23 DN100 Stadtmobel

Pitsch & Schau (DE) (Mario Pitsch, *1983 in Marienberg / Oliver Schau, *1984 in Hamburg)

Hinter dem Kiinstlerduo Pitsch & Schau verbergen sich die in Hamburg lebenden und arbei-
tenden Kiinstler Mario Pitsch und Oliver Schau (s. auch S. 51). Beide absolvierten u.a. an der
Hochschule der Bildenden Kiinste in Hamburg ihren Abschluss mit dem Schwerpunkt
Design. Seit Januar 2017 arbeiten die beiden professionell zusammen und fokussieren als
,Studio Pitsch & Schau” das Themenfeld der Gestaltung von 6ffentlichem Raum. Uber die
Gestaltung von urbanen Platzen durch ganz unterschiedlich geformte Sitzmobel kreieren
und definieren Pitsch & Schau neue Orte, die vorher als solche nicht notwendig genutzt oder
wahrgenommen wurden. lhre Sitzmébel bestehen aus unkonventionellen Materialien, wie
etwa leuchtend gelbem und flexiblem Drainagerohr sowie handelsiiblichen Kabelbindern.
Form und Farbigkeit erzeugen besondere Effekte in der Betrachtung und laden einerseits
dazu ein, einen veranderten Blick einzunehmen und Bekanntes zu iiberdenken. Andererseits
regen sie an, sich interaktiv mit dem Mobel sowie mit den anderen Nutzern oder Besuchern
auseinanderzusetzen, denn die Designstiicke geben auch Aufschluss dariiber, wie sehr eine
abwechslungsreiche Gestaltung ein kommunikatives Potenzial aufrufen kann — einen Ort
des Austauschs sowie des gemeinsamen Niederlassens und Betrachtens.

Behind the artistic duo called Pitsch & Schau are two artists living and working in Hamburg,
Mario Pitsch and Oliver Schau (see also p. 51). Both are graduates of the University of Fine
Arts in Hamburg, where they specialized in design. The pair have worked together profes-
sionally since January 2017, and as “Studio Pitsch & Schau” have concentrated on the field
of design in the public space. Through the very different seating forms in their designs for
urban spaces, Pitsch & Schau redefine them, giving them a use and an identity they didnt
necessarily have before. Their seats are made of unconventional materials, such as bright
yellow flexible drainage pipes, or off-the-shelf cable ties. Form and colour provoke a special
effect in the viewer: on the one hand they invite a new perspective and a rethinking of the
familiar. On the other, they prompt an interactive engagement with the furniture as well as
with those using it, for these pieces also shed light on the extent to which a design is able to
call up a potential for communication — as a place of exchange, as well as one in which to sit
down together and watch the world go by.

27



Bad Homburg

T
n . )

24 Isabella

Jaume Plensa (ES) *1955 in Barcelona

Der Katalane Jaume Plensa zahlt international zu den bedeutendsten zeitgendssischen Bild-
hauern. Weltweit sind im 6ffentlichen Raum seine meist grofformatigen Skulpturen ausgestellt,
die sich mit dem menschlichen Korper als ,GefaR fir den Geist, fir die Seele” auseinander-
setzen und stets eine kontemplative Atmosphare ausstrahlen. Bei den ,Blickachsen 11" zeigt
Plensa je eine Arbeit in Bad Homburg und in Kronberg (s. S. 62). Der gusseiserne Madchenkopf
JIsabella” verbreitet trotz des mit viereinhalb Metern Hohe deutlich tiberlebensgroRen Formats
eine ruhige und meditative Stimmung. Gleichwohl verandert sich die Gestalt je nach
Betrachterstandpunkt: Die Proportionen verschieben sich, wirken eigentiimlich gestreckt
und selbst der vollplastische Eindruck des Kopfes verschwindet mitunter im Anschein von
Flachigkeit. Die Verfremdung verstarkt sich durch die sichtbar belassenen Schweifnahte, die
die fiinf Einzelteile zusammenhalten und den Produktionsprozess deutlich herausstellen.
Dadurch wirkt ,Isabella” beinahe ganz handwerklich hergestellt. Tatsachlich griindet der
Effekt jedoch auf einer collagehaften Verbindung unterschiedlicher Techniken, denn dem
Eisenguss geht ein computergenerierter 3-D-Scan voraus, sodass ,Isabella” Tradition und
Digitalitat kombiniert.

The Catalan artist Jaume Plensa is one of the most important international sculptors of our
time. His mainly large-format sculptures, dealing with the human body as a “container for
the spirit, for the soul”, are exhibited in public spaces all over the world, where they invaria-
bly cast a contemplative aura. In “Blickachsen 11", Plensa is exhibiting one work in Bad
Homburg and one in Kronberg (see p. 62). His cast iron head of a girl, “Isabella”, radiates a
quiet, meditative air despite its four and a half metre high, markedly larger-than-life format.
At the same time, the figure changes depending on the perspective from which it is viewed:
its proportions shift, or seem curiously stretched, the wholy sculptural impression of the head
even seeming to dissolve occasionally into an appearance of flatness. The dissociation only
increases with the visibly left welding joints holding the five component pieces together, which
deliberately highlight the production process. As a result, “Isabella” almost seems entirely
hand made. Yet the effect is actually produced by combining radically different techniques, for
the traditional casting in iron is preceded by a very modern computer-generated 3D scan.

28



25 7 Anrufungen 26 Anrufungen

Karl Prantl (at) *1923 in Péttsching, 12010 in Péttsching

Der Osterreicher Karl Prantl, der bereits an der zweiten ,Blickachsen"-Ausstellung mit einer
vierteiligen Arbeit ,Meditationssteine” teilgenommen hat, gilt als prominenter Wegbereiter
der abstrakten Bildhauerei. Stets ohne Skizzen oder Modelle fertigte er seine groRformati-
gen Steinskulpturen an. Der Verzicht auf exakte Entwiirfe mag seinem Credo geschuldet
sein, Kunst im Einklang mit dem steinernen Material zu schaffen — mit dessen physischen
wie geistigen Eigenschaften. So diente ihm die urspriingliche Form, die Farbe, die Maserung
und die Oberflachenstruktur des jeweiligen Steins als Inspiration und als Ausgangspunkt der
kiinstlerischen Tatigkeit. ,Blickachsen 11" zeigt vier Arbeiten von Karl Prantl in Bad Hombug
und in Kronberg (s. S. 64). Der schwarze kanadische Granit, aus dem die beiden im Bad
Homburger Kurpark platzierten Werke ,7 Anrufungen” und ,Anrufungen” gearbeitet sind,
zeugt auch nach der kiinstlerischen Bearbeitung noch von der ihm eigenen Schwere, Dichte
und Massivitat. Beide Arbeiten strahlen trotz ihrer Monumentalitdt Ruhe und Bestandigkeit
aus, nicht erdriickende Wuchtigkeit. Zudem verleihen ihnen ihre weichen und glatten Ober-
flachen mit den kreisrunden Aushéhlungen auf den vertikalen Mittelachsen eine taktile
Qualitat, die in hohem MaRe anziehend wirkt.

The Austrian artist Karl Prantl, whose four-part work “Meditationssteine” (Meditation Stones)
was exhibited in the very second “Blickachsen”, ranks as a pioneer in the field of abstract
sculpture. He always created his large-format stone sculptures without the use of sketches
or models. His refusal of exact blueprints may well be due to his belief that his art should be
in harmony with its stone material — with all its physical as well as spiritual properties. Thus
for Prantl, the original shape, colour, texture and surface structure of a piece of stone serve
as the inspiration and starting point for his artistic work. “Blickachsen 11" is showing four of
his works, in Bad Homburg and Kronberg (see p. 64). The black Canadian granite, from which
both the works in the Bad Homburg Kurpark, “7 Anrufungen” ("7 Invocations”) and “Anrufun-
gen”, are made, continues, even after its reworking by the artist, to bear witness to its origi-
nal weight, density and solidness. Despite their monumentality, both works exude a feeling of
peace and constancy, rather than oppressive massiveness. In addition, their soft, smooth
surfaces, with their circular cavities, lend the works a highly appealing tactile quality.
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27 Ohne Titel

Ulrich Riickriem (DE) *1938 in Diisseldorf

Ulrich Riickriem, der bereits bei ,Blickachsen 3" dabei war, ist einer der auch international
schon lange bekannten deutschen Bildhauer der Gegenwart. Seit den 1960er-Jahren nimmt
eran renommierten Ausstellungen im In- und Ausland teil und ist in zahlIreichen Museen und
im offentlichen Raum prasent. Der gelernte Steinmetz fertigt seit Ende der 1960er-Jahre
seine konzeptuell ausgerichteten charakteristischen Steinskulpturen an. Dabei zerteilt er v.a.
groRformatige quaderformige Steinbldcke und setzt sie anschlieRend wieder zusammen. Die
Bearbeitungsspuren, die Schnitte oder Spalten bleiben sichtbar belassen, wodurch weniger
eine darstellende Erz&hlung in den Fokus der Betrachtung geriickt wird als die Asthetik des
Materials und dessen Bearbeitung. Die aus finnischem Granit gefertigte Arbeit ohne Titel
(1991) bei ,Blickachsen 11" besteht aus einer oktogonalen Form und betont darin die kiinst-
lerische Bearbeitung des Steins. Flachig auf dem Boden aufgebracht, schiebt sich eine ebenfalls
oktogonale Ebene aus den Umrissen der Gesamtplatte heraus und bleibt leicht angeschragt
nach oben stehen. Die Ausrichtung der aufsteigenden Platte vermittelt eine klarere Betrachter-
position, wihrend die markant herausgearbeitete Form die besondere Asthetik von Stein in
seiner massiven Gewichtigkeit unterstreicht.

Ulrich Riickriem, who took part in “Blickachsen 3", is one of the best known contemporary
German sculptors. Since the 1960s he has participated in many major international exhibi-
tions, and his work can frequently be seen in museums and in the public space. After an
apprenticeship in stonemasonry, Riickriem has since the late 1960s produced his characteristic,
conceptually determined stone sculptures. In his work, he breaks up mainly large size square
stone blocks, then puts them back together again. The traces of his workmanship, the cuts
or clefts, remain visible, placing the focus of attention less on a depicted narrative than
on the aesthetic of the material and his working of it. His untitled work of 1991 in “Blick-
achsen 11", made of Finnish granite, consists of an octagonal form, thereby emphasizing the
artistic working of the stone. Placed flat on the ground, a second octagonal surface protrudes
from the outline of the whole slab, where it remains, slightly tilting at an angle. The
alignment of the rising slab provides a clear viewing position, while the strikingly worked
shape underlines the special aesthetic quality of stone, with its massive heaviness.
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28 ICHERINNEREMICH---NICHT

Babak Saed (IR / DE) *1965 in Maschhad / Mashhad, Iran

Der deutsch-iranische Konzeptkiinstler Babak Saed setzt sich in seinem vielfach preisgekiirten
Schaffen mit dem Themenfeld Kommunikation auseinander. Dafir nutzt er das Medium
Sprache und platziert Schriftzeichen im 6ffentlichen Raum oder verarbeitet Buchstabenfolgen
in Drucken, Video- sowie Audioarbeiten. Die Buchstaben sind dabei alle groRgeschrieben
und meist ohne Leerzeichen hintereinander angeordnet, auch auf eine Interpunktion wird
verzichtet. Diese ungewdhnliche Prasentationsweise erfordert vom Betrachter ein intensives
und aufmerksames Auseinandersetzen mit dem Geschriebenen, ein Zeichen fiir Zeichen
abtastendes Erfassen. Ein beilaufiges Lesen im Vorbeigehen wird damit verhindert, zugunsten
eines sowohl spielerischen als auch konzentrierten Annaherns an die durchaus kritischen
oder zum Nachdenken anregenden Aussagen. Im Eingangsbereich der Bad Homburger
Spielbank sind bei ,Blickachsen 11" im Kurpark die mundgeblasenen Neonglasbuchstaben
,/CHERINNEREMICH---NICHT" installiert, wobei das abgesetzte Wort ,NICHT" nur in Inter-
vallen aufleuchtet. So werden Ubergange von Erinnern und Vergessen sowie weitere, ganz
individuelle Gedankenrdume eréffnet. Im Zwiegespréach des Betrachters mit sich selbst und
mit dem Werk wird die interaktiv ausgerichtete Arbeit vervollstandigt.

In his prize-winning work, the German-Iranian concept artist Babak Saed deals with the
general theme of communication. For this, he uses the medium of language, placing written
characters in the public space, or creating sequences of letters in prints, videos and audio
installations. The letters are always written in capitals, mostly arranged without spaces or
punctuation. This unusual method of presentation demands of the observer an intensive and
attentive engagement with the written word, a letter-by-letter process of assimilation. A
casual reading in passing by is thus thwarted, in favour of both a playful and concentrated
approach to their critical or thought-provoking messages. In “Blickachsen 11", the hand-
blown neon glass letters “ICHERINNEREMICH---NICHT” (IREMEMBER---NOT) have been
installed in the entrance to the Bad Homburg casino, whereby the offset word “NICHT" is
only intermittently lit up. In the process, transitions between remembering and forgetting,
and other, entirely individual, spaces for thought, are opened up. The interactively designed
work is completed in the observer’s dialogue with it, and with himself.
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29 Il guerriero / Der Krieger

Daniel Spoerri (CH) *1930 in Galatz / Galati, Rumanien / Romania

Ein bronzener ,Krieger” tritt bei ,Blickachsen 11" als beschiitzender Wachter des Schlosses
von Bad Homburg vor dessen mittelalterlicher Stiitzmauer auf. Der Schweizer Objektkiinstler
Daniel Spoerri hat diesen verfremdeten Kampfer geschaffen, dessen ungewdhnliche Waffen
durch ihre rote Bemalung bedrohlich auffallen: der Helm in der Form einer Krebstier-Schere
sowie der wie ein Schwert in der Hand gefiihrte Stachel. Aus einigen Perspektivwinkeln
korrespondieren diese roten Waffen an ihrem , Blickachsen”-Standort mit den rotlich abge-
setzten Elementen des WeiBen Turms und verweisen auf dessen einstige Funktion als
Wehrturm. In die Gestaltung seiner Bronzen bezieht Spoerri die Gusskandle mit ein, die sich
hier wie ein Wurzelnetz um den Korper des marchenhaft anmutenden Kriegers schlingen.
Bronze-Skulpturen bilden nur einen Teil des vielseitigen Werks von Daniel Spoerri, der ein
Mitbegrinder des ,Nouveau Réalisme” war und in den 1960er-Jahren, ausgehend von seinen
so genannten Fallenbildern, die Eat Art begriindete. Zentral fir Spoerris gesamtes Schaffen
ist die Abkehr von einem erhabenen Kunstverstdndnis und die Arbeit mit gefundenen
Alltagsmaterialien. Zahlreiche Werke Spoerris sind fiir seinen in den 1990er-Jahren ergffneten
Skulpturengarten in der Toskana entstanden.

A bronze "Warrior” stands like a protecting guard outside the medieval walls of the Bad
Homburg castle in “Blickachsen 11". The Swiss object artist Daniel Spoerri created this alien
fighter, with its strange weapons conspicuously painted in red: the helmet in the shape of a
crab's scissor-like claw, or the spike held in its hand like a sword. From some angles, given
the sculpture’s position in “Blickachsen”, these red weapons reflect the distinctive reddish
elements of the castle’s white tower, recalling its former function as a defensive keep. In
creating his bronzes, Spoerri integrates their casting channels, which here entwine the body
of the fairytale-like figure of the warrior like a mesh of roots. Bronze sculptures form only a
part of the multifaceted output of Daniel Spoerri, who was a co-founder of the “Nouveau
Réalisme” movement, and who in the 1960s, following his so-called “Snare Pictures”, founded
Eat Art. Central to Spoerri's overall work is his renunciation of lofty conceptions of art and
his use of found, everyday materials. Many of Spoerri's works were created for the sculpture
garden in Tuscany, which he opened in the 1990s.
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30 Blume

Thomas Stimm (AT) *1948 in Wien / Vienna

Hoch und weithin sichtbar streckt sich Thomas Stimms grellbunte, stark vergroRerte wei3-
blihende ,Blume” hinauf. Abhdngig von der Umgebung, sei es nun eine Wiese oder ein
betonierter Stadtraum, iberragt sie entweder ihre ,echten’ kleineren Artgenossen oder steht
kontrastiv zum urbanen Leben. Die ,Blume” aus lackiertem Aluminium steht charakteristisch
fiir das Werk des osterreichischen Bildhauers, der sich seit den 1980er-Jahren mit Naturstiicken,
Pflanzen- und Wasserwelten sowie mit individuellen Blumenfiguren befasst und diese in sowohl
proportional als auch farblich verfremdeter Form im Innen- und AuRenraum platziert. Die
reduzierte minimale Formensprache unterstreicht die unausweichliche Erfahrbarkeit der
Pflanzenwelt. Dabei schlieRt der Kiinstler die metaphorische Bedeutung seiner Blumen kate-
gorisch aus: Sie stehen nicht fiir etwas anderes, sondern stets fiir sich und sollen in dieser in
sich selbst ruhenden Relevanz nachdriicklich und uniibersehbar prasentiert werden. Stimm
setzte sich nach seinem Studium an der Akademie der Bildenden Kiinste in Wien auf
verschiedene Weise mit ,GroRe’ auseinander. So fertigte er etwa Miniaturwelten oder groR-
formatige Keramiken, die mitunter durch digitale Techniken in Kunststoff oder Aluminium
libertragen wurden.

Visible from afar with its garish colours and white blossoms, Thomas Stimm's hugely enlarged
“Blume” (Flower) reaches high into the sky. Depending on its surroundings — whether a
meadow or city concrete — it either towers above its ‘genuine’ smaller relatives, or stands in
contrast to urban life. Made of painted aluminium, Thomas Stimm'’s “Flower" is typical of the
work of this Austrian sculptor, who since the 1980s has concerned himself with the natural
world of plants and watercourses, as well as with individual flowers. Alien in both their
proportions and colours, their minimal formal language underlines the ineluctably experiential
quality of the world of plants. The artist categorically excludes a metaphorical interpretation
of his flowers: they don’t stand for anything else, but only for themselves, and should be
expressly and unmistakeably seen in terms of this self-referentiality. Following his studies at
the Academy of Fine Arts in Vienna, Stimm concerned himself in a variety of ways with the
question of ‘size". Thus, for example, he created miniature worlds or large-format ceramics,
which sometimes by means of digital techniques were rendered in plastic or aluminium.
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31 Pavillon de Vin

Joana Vasconcelos (PT) *1971 in Paris, Frankreich / France

Die portugiesische Kinstlerin Joana Vasconcelos ist seit ihrem Beitrag fiir die Biennale in
Venedig im Jahr 2005 in zahlreichen internationalen Einzel- und Gruppenausstellungen ver-
treten, etwa mit einer prestigetrachtigen Soloschau im Schloss Versailles 2012 oder mit ihrer
erneuten Teilnahme an der Venedig-Biennale, bei der sie 2013 Portugal vertrat. Charakteris-
tisch fur ihr Schaffen ist die Verwendung bekannter Formen und Materialien, die sie in unge-
wohnte Zusammenhange tiberfihrt, wodurch sie nicht nur spielerisch Verfremdungseffekte
hervorruft, sondern stets auch Fragen kultureller Identitét streift. Bei ,Blickachsen 11" zeigt
sie am Bad Homburger Kurpark-Weiher ihren ,Pavillon de Vin“, der Teil einer Werkserie
monumentaler schmiedeeiserner AuBenraumskulpturen ist. Die ornamental geschwungenen
Eisenlinien erinnern an traditionelle Balkonbrtistungen, sind hier jedoch zu einem durchlds-
sigen ,Raum des Weines' in der Form einer Karaffe zusammengeschweifit. Das Material
besetzt in diesem Spiel von Doppelbddigkeit eine ebenfalls zweifache Rolle —als dekoratives
und als funktionales Element: Die schmiedeeisernen Formen sind sowohl kiinstlerische
Skulptur als auch Pflanzengestell, an dem sich im Laufe der Zeit Weinreben hinaufranken
und eine lauschige Laube bilden.

Since taking part in the Venice Biennale in 2005, the Portuguese artist Joana Vasconcelos
has been represented internationally in numerous single and group exhibitions, including a
prestigious solo exhibition in the Palace of Versilles in 2012, or again, representing Portugal
at the Venice Biennale in 2013. Her work is characterized by her use of established forms and
materials, translating them into unfamiliar constellations, by means of which she not only
playfully elicits a sense of alienation, but also consistently broaches questions of cultural
identity. In “Blickachsen 11", her “Pavillon de Vin”, part of a work series of monumental
wrought iron sculptures for the outside space, is on display by the Kurpark pond in Bad
Homburg. The curved ornamental iron lines are reminiscent of a traditional balcony balustrade,
but are here welded together to form a diaphanous, carafe-shaped “space for wine”. In this
play with ambiguity, the material takes on an equally double role — as a decorative and as a
functional element: the wrought iron forms are both a sculptural art work and a lattice-work
for plants, onto which, over time, vines will become entwined and form a secluded bower.
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32 Looking for New Directions

Ben Vautier (FR) ¥1935 in Neapel / Naples, Italien / Italy

Ben Vautier, dessen Arbeiten weltweit ausgestellt werden, ist aus Uberzeugung Kosmopolit.
Mit einer irischen Mutter und einem Vater aus der franzosischen Schweiz, lebte er in ver-
schiedenen Landern, etwa der Tiirkei, Griechenland oder Agypten, bevor er sich 1949 in
Nizza niederlieR. Mit seinem breit angelegten Schaffen, das sich eindeutiger Kategorisierungen
entzieht, ist er auf der dokumenta und der Venedig-Biennale sowie in zahllosen weiteren viel
beachteten Ausstellungen seit den 1960er-Jahren vertreten. Sein Gesamtschaffen umfasst
zahlreiche Auspragungen wie Literatur, Musik, Theater oder Film und bewegt sich oftmals
an den Grenzen der jeweiligen Genres. Das Anliegen, stets neue Richtungen und Wege in
der Kunst zu beschreiten, spiegelt sich als zentraler Aspekt in der fiir ,Blickachsen 11"
geschaffenen Arbeit aus drei an einem Pfosten befestigten StraRenschildern. Ublicherweise
dienen solche Schilder als eindeutige Wegweiser. Entgegen einer klaren Richtungsvorgabe
weisen sie hier in die uneindeutigen Gebiete des ,Zweifels” (doute) und der ,Unsicherheit”
(incertitude) oder in den so unbestimmten Bereich der ,Wahrheit”. Die Schilder verleiten
dazu, nicht in vorgegebenen Bahnen mit klarem Ziel zu denken, sondern sich im Leben und
in der Kunst in ungewisse Gefilde zu wagen.

Ben Vautier, whose works have been exhibited all over the world, is a convinced cosmopolitan.
With an Irish mother and a Swiss-French father, he lived in many different countries, including
Turkey, Greece and Egypt, before he settled in Nice in 1949. His wide-ranging work, which
refuses straighforward categorization, has been represented in dokumenta and the Venice
Biennale, as well as in countless other highly respected exhibitions since the 1960s. His
creative work embraces a range of artistic forms, including literature, music, theatre or film,
often operating on the borders of its respective genre. His desire ever to explore new
avenues and directions is reflected in his work, created for “Blickachsen 11", consisting of
three street signs attached to a post. Normally, such signs serve to mark the way. Here,
instead of providing clear directions, the signs point to the ambiguous destinations “doubt”
(doute), “uncertainty” (incertitude), or to the undefined territory of “truth” (Wahrheit). The
signs lead the observer, not to think in terms of given pathways to a precise destination, but
rather to venture into the unknown realms of life and art.
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Placements (bed, door, jump, roma4, slip)

Manfred Wakolbinger (am #1952 in mitterkirchen

Die Skulpturen des Osterreichers Manfred Wakolbinger wurden bereits vielfach in Europa
und den USA ausgestellt, auch 1987 auf der documenta und 1993 auf der Venedig-Biennale.
Die fiinf groRformatigen Arbeiten, die bei ,Blickachsen 11" als Gruppenkonstellation in Bad
Homburg installiert sind, bespielen die Schnittstelle von Figuration und Abstraktion. Auf
den ersten Blick erscheinen die linienhaft gepragten, aber durchaus organisch anmutenden
Figuren ein nicht-gegenstandliches Muster wiederzugeben. Unter Beriicksichtigung der Titel
verdichten sich die Formen jedoch zu symbolhaften Zeichen: So ldsst sich bei der Arbeit
,door” eine bogenartige Rundung ausmachen, ,jump” erscheint wie ein springender Korper,
der die GliedmaRen von sich streckt, wahrend die Skulptur ,bed” aufgrund ihrer langeren
Form am Boden Assoziationen an eine Liege weckt. Die geschmeidig bewegte Kontur der
Objekte kontrastiert die Schwere des Edelstahls und flgt sich miihelos in den umgebenden
Raum ein. Die Gegensatze von Innen und Auflen, Hart und Weich sind charakteristisch fir
Wakolbingers Werk, in dem das Thema Raum ein groRe Rolle spielt. So fiigt er in seinen
Film- und Fotocollagen auch virtuelle Skulpturenmodelle seiner ,Placements” iiberlebens-
groB in Aufnahmen realer Landschaften ein.

The Austrian artist Manfred Wakolbinger's sculptures have been frequently exhibited in
Europe and the United States, including documenta in 1987 and the Venice Biennale in
1993. The five large-format works, installed as a group in Bad Homburg in “Blickachsen 11",
play on the interface of figuration and abstraction. At first sight, these linear, yet thoroughly
organic seeming figures appear to depict a non-representational pattern. Yet, if one takes
their titles into account, these forms condense into symbolic signs: thus one can make out
an arch-like curve in “door”, a jumping body with outstretched limbs in “jump”, while “bed”
evokes a couch or daybed, stretched out as it is on the ground. The smooth, moving contour
of the objects contrasts with the heaviness of the stainless steel, and effortlessly inserts
itself into the surrounding space. The opposition of inner and outer, of hard and soft, is
characteristic of Wakolbinger’s work, in which the thematic of space plays such a prominent
role. In his film and photo collages also, he incorporates virtual sculptural models of his
“Placements” and makes them appear larger than life in his images of real landscapes.
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38 Blue Hour

Raul Walch (DE) *1980 in Frankfurt/Main

Der in Berlin lebende Kiinstler Raul Walch studierte dort unter anderem bei Olafur Eliasson
an dessen Institut fiir Raumexperimente. Weltweit prasentiert Walch seine ephemeren und
ortsspezifischen Interventionen, in denen er sich genreiibergreifend mit Textilien und ihren
materiellen Qualitaten auseinandersetzt. Seine charakteristischen, oft bunt zusammenge-
setzten oder bemalten Stoffbahnen dienen als Drachen, als Spinnaker fir Segelboote oder
auch als Fahnen ohne reprdsentative Symbole. Gleich an vier Standorten ist Walch bei
,Blickachsen 11" vertreten: in Bad Homburg, auf Burg Eppstein, in Frankfurt und in Kronberg
(s. S. 44, 52, 65). Als wiederkehrendes Erkennungszeichen verbinden seine fir die Ausstellung
gestalteten und auffallig im Wind wehenden Stoffe diese Stationen der ,Blickachsen”. Wie
ein riesiger Schiffsmast im Bad Homburger Kurpark wirkt die Arbeit ,Blue Hour”, an deren
Gestdnge 48 Leinenflaggen in unterschiedlichen Blautonen angebracht sind. Durch die
Bewegung der Stoffe im Wind verschmelzen die Farbfelder auf den einzelnen Flachen
optisch miteinander — und mit der Zeit werden sie sich wetterbedingt tatsdchlich einander
angleichen. Die unvorhersehbare Farbverdnderung spiegelt sich in den uneindeutigen Licht-
verhdltnissen zur titelgebenden Blauen Stunde.

The artist Raul Walch, who lives in Berlin, studied in the city’s Institute for Spatial Experi-
ments under Olafur Eliasson. Walch's ephemeral and location-specific interventions, in
which he deals in multifarious ways with textiles and their qualities as material, are shown
around the world. His characteristic colourful fabric panels serve as kites, as spinnakers for
sailing boats, or as symbolically non-representative flags. Walch is represented in four loca-
tions in “Blickachsen 11" in Bad Homburg, Eppstein Castle, Frankfurt and Kronberg (see pp.
44, 52, 65). As recurring landmarks, these specially made works link their “Blickachsen”
locations like flags fluttering flamboyantly in the wind. His work “Blue Hour", in which 48
linen flags in various shades of blue have been attached to a frame, stands like a giant ship’s
mast in the Bad Homburg Kurpark. Through the movement of the cloth in the wind, the
colour fields on the individual surfaces melt optically together —and will increasingly blend
with time and the effect of the weather. The unforeseeable colour changes are reflected in the
indeterminate light conditions in the blue twilight hour of the work's title.
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39 Ohne Titel (schrage Bank)

Markus Wllﬂlng (AT) *1966 in Innsbruck

Markus Wilfling studierte zunéchst Malerei und anschliefend Bildhauerei an der Akademie
der Bildenden Kiinste in Wien, bei dem ebenfalls an den diesjahrigen ,Blickachsen”
beteiligten Bruno Gironcoli. Wilfling's Werk zeugt von immenser Vielfaltigkeit, sowohl mit
Blick auf die verwendeten Materialien als auch auf das formale Spektrum. Alltagsgegen-
stande und ihre kiinstlerische Bearbeitung und Verfremdung bilden einen zentralen Aspekt
im Schaffen des dsterreichischen Kiinstlers. Indem er bekannte Objekte modifiziert, verdndert
er die Wahrnehmung der als gegeben erachteten Gegensténde. Der Perspektivwechsel steht
dabei im Zentrum seines kiinstlerischen Ansatzes. In einer Werkserie widmete sich Wilfling
einem Bettgestell, einer Badewanne oder einer Barke, die als solche jedoch nicht mehr nutz-
bar sind und ,Ohne Titel” gefiihrt werden. In diesem Zusammenhang steht das Objekt im
Bad Homburger Kurpark, das trotz seiner Transformation eindeutig als Parkbank identifizier-
bar ist. Auch hier ist die Funktion als Sitzgelegenheit durch die Anschragung negiert. Die
humorvolle Dekontextualisierung ist charakteristisch fir Wilfling’s Schaffen, das nicht nur
unsere Betrachtungsgewohnheiten herausfordert, sondern auch den klassischen Skulpturen-
begriff erweitert.

Markus Wilfling first studied painting, and then sculpture under Bruno Gironcoli, who is also
represented in this year's ,Blickachsen”, at the Academy of Fine Arts in Vienna. His work
displays an immense diversity, in terms of both the materials used as well as its formal
spectrum. Everyday objects and the way they are artistically worked and made unfamiliar
constitute a central feature of the creative work of the Austrian artist. By modifying known
items he changes the perception of them as given objects. Perspective change thus stands
at the centre of his artistic approach. In a series of works, Wilfling presents a bed, a bath tub
or a boat — all no longer capable of being used as such — and entitles them “Untitled”. An
example of this is his work in the Bad Homburg Kurpark, which despite its transformation is
clearly recognizable as a park bench. Here, the object’s function as a seat has been negated
by its sloping angle. This humorous decontextualization is characteristic of his work, which
not only challenges our habitual ways of seeing things, but also extends the classical notion
of sculpture.
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40 GroBe Skulptur 41 GroBe stehende Figur

Fritz Wotruba (AT) *1907 in Wien / Vienna, 11975 in Wien / Vienna

Der Osterreicher Fritz Wotruba zahlt zu den groRen europdischen Kiinstlern des 20. Jahr-
hunderts. Urspriinglich als Stanzengraveur ausgebildet, studierte er Bildhauerei an der Kunst-
gewerbeschule in Wien. Wahrend der Zeit des Nationalsozialismus emigrierte er in die
Schweiz, wo er weiterhin kiinstlerisch tatig sein konnte. Spater leitete er an der Akademie
der Bildenden Kiinste in Wien tiber viele Jahre die Meisterklasse fiir Bildhauerei. Hier pragte
er mehrere Kiinstlergenerationen, darunter ihrerseits inzwischen namhafte Bildhauer wie
Joannis Avramidis, Karl Prantl oder Josef Pillhofer, die ebenfalls bei den ,Blickachsen 11"
vertreten sind. Wotrubas Schaffen setzt sich stets mit dem menschlichen Kérper auseinan-
der, wobei er diesen nicht naturalistisch abbildet, sondern dessen Grundstrukturen in geo-
metrisch abstrahierte Formen iberfiihrt. Die beiden Bronzen ,GroRe stehende Figur” und
,GroRe Skulptur” im Schlossgarten sind beispielhaft fiir Wotrubas so charakteristische
Kunst, die aus additiv zusammengefiigten, oft iibereinander aufgetirmten Kubenelementen
besteht. Wotruba verwendete fir sein umfangreiches Gesamtwerk sdmtliche Materialien
der traditionellen Skulptur — Holz, Stein, Eisen oder Bronze — und entwickelte daraus seine
architektonisch anmutenden Arbeiten.

The Austrian sculptor Fritz Wotruba ranks as one of the most important European artists of
the twentieth century. Originally trained as an engraver, he went on to study sculpture at the
Vienna School of Arts and Crafts. During the period of National Socialism, he emigrated to
Switzerland, where he was able to continue his artistic work. Later, he for many years led a
masterclass in sculpture at the Academy of Fine Arts in Vienna. His work has shaped several
generations of artists, including Joannis Avramidis, Karl Prantl or Josef Pillhofer, all of whose
works are also to be seen in “Blickachsen 11”. Wotruba's work is always concerned with the
human body, which he does not represent naturalistically, but rather in terms of its funda-
mental structures, which he conveys in abstracted, geometric forms. The two bronzes
“GroRe stehende Figur” and "GroRe Skulptur” are typical of Wotruba’s highly distinctive art,
which consists of additively joined cuboid elements, often piled on top of each other. In his
extensive oeuvre, Wotruba made use of all the materials of traditional sculpture — wood,
stone, iron or bronze — to create his seemingly architectonic works.
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42 Der Gurk (Version 1)

Erwin Wurm (AT) *1954 in Bruck an der Mur

Erwin Wurm ist bekannt fir sein erweitertes Verstandnis von Skulptur und Plastik. Sei es,
dass Ausstellungsbesucher durch von ihm vorgegebene Handlungsanweisungen selbst zu
einer lebendigen Skulptur werden (wie in den ,One Minute Sculptures” — eine Version war
2015 bei ,Blickachsen 10" installiert) oder dass gewohnliche Alltagsobjekte auf den Kopf
gestellt werden (wie ein Einfamilienhaus) oder durch MehrfachvergroRerung monumental
erscheinen (wie Kleidungsstiicke, Kartoffeln oder Gurken). Seit 2010 portratiert Erwin Wurm
Gurken in unterschiedlichen GréRen und platziert sie senkrecht auf einer Spitze stehend.
LJede Gurke ist individuell verschieden, aber doch sofort als Gurke erkennbar und einem
Ganzen zuordenbar... &hnlich den Menschen”, so der Kiinstler ber sein Motiv. Gesteigert
wird die Anndherung von Mensch und Gurke Giber den Titel des bei ,Blickachsen 11" in Bad
Homburg ausgestellten Werks ,Der Gurk”. Hier ist keine beliebige Gurke zu sehen, sondern
ein mannliches Individuum einer eigenen Spezies. Gangige und tradierte Vorstellungen
dariiber, was eine Skulptur sein und wie sie aussehen sollte, werden von Wurm ironisiert und
humorvoll gebrochen. Dabei bildet gerade das Erstaunen iber die vermeintliche Banalitat
des Objekts die groRte Anziehungskraft seiner Arbeiten.

Erwin Wurm is known for his radical understanding of sculpture — whether by providing
visitors to his exhibitions with instructions on how they can themselves become living sculptures
(as in "One Minute Sculptures” — a version of which was installed in “Blickachsen 10" in 2015),
by turning everyday objects on their heads (a house, for example), or hugely magnifying
them so that they appear enormous (for example items of clothing, or cucumbers). Erwin
Wurm has portrayed cucumbers in different sizes since 2010. “Every cucumber is individually
different, yet stillimmediately recognisable as a cucumber, and assignable to an entity... just
like humans”, says the artist himself. The convergence of man and cucumber is heightened
by the title of the work exhibited in “Blickachsen 11", “Der Gurk” (an invented masculine
form of the German word for cucumber). This is no ordinary cucumber, but a male individual
of a species of its own. Wurm ironizes and comically deflates popular and traditional conceptions
of what a sculpture is, and what it should look like. In the process, the observer's astonishment
at the apparent banality of the object is precisely what gives his work its powerful appeal.
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43 Construccion de futuro

Ricardo Calero (ES) *1955 in Villanueva del Arzobispo

International ist Ricardo Calero seit den 1970er-Jahren mit seinem vielseitigen Werk vertreten.
Seine skulpturalen Installationen sind — wie schon in friheren ,Blickachsen” zu sehen war —
als Orte der Begegnung und der Reflexion angelegt. Text spielt in diesen Werken eine
ebenso groRe Rolle wie der Austausch zwischen Objekt, Betrachter und Umraum. Bei
,Blickachsen 11" 1adt am Standort Bad Vilbel, der erstmals in die Biennale mit einbezogen
wird, Caleros ortsspezifische Installation ,Construccion de futuro” (Gestaltung der Zukunft)
zum Dialog ein: Die riesigen Buchstaben A und Z (Zukunft) verbinden die mittelalterliche
Burgruine, den Schauplatz der traditionsreichen Burgfestspiele, mit dem Neubau der Stadt-
bibliothek — und damit das gesprochene mit dem geschriebenen Wort ebenso wie die Ver-
gangenheit mit der Zukunft. Zwei Texttafeln auf dem Weg fordern dazu auf, ,mit Wortern
die Zukunft” bzw. ,Raume der Zukunft” zu gestalten. Dieses Konzept wird durch die zweite
Arbeit Caleros erweitert: Der offene zweiradrige Wagen ist als ,Espacio de pensamientos”
(Ort der Gedanken) genauso mobil wie das innere oder dialogische Gedankenspiel selbst,
und ladt so zusétzlich dazu ein, die eigenen Betrachtungen frei und in verschiedene Richtungen
schweifen zu lassen.

Ricardo Calero’s many-sided work has been internationally exhibited since the 1970s. His
sculptural installations — as we have seen in previous “Blickachsen” exhibitions — are conceived
as places of encounter and reflection. In these works, text plays as large a part as the exchange
between object, observer and the surrounding space. In “Blickachsen 11", Calero’s site-
specific installation “Construccion de futuro” invites visitors to Bad Vilbel, which has this
year been included in the Biennale for the first time, to a dialogue: the giant letters A and Z
(for “Zukunft”, or future) connect the medieval castle ruin, the venue for the Bad Vilbel
theatre festival, with the new city library building — thus linking the spoken word with the
written, and the past with the future. Two texts inscribed on a plaque on the ground challenge
visitors to “shape the future”, and the “spaces of the future” — “with words". This idea is
further elaborated in the second work by Calero: the open, two-wheeled carriage as a
“Space for Thoughts” is as mobile as our own wandering play of thoughts and our dialogue
with others. It thus invites us to let our own reflections, also, roam free.
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44 Espacio de pensamientos
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Burg Eppstein

45 Burgfrieden

Raul Walch (DE) *1980 in Frankfurt/Main

Im unkonventionellen Schaffen des Kiinstlers Raul Walch (s. auch S. 37, 52, 65) nehmen
Textilien einen zentralen Stellenwert ein, die er als raumschaffendes Material erkundet. Fir
den Standort der ,Blickachsen 11" auf Burg Eppstein hat Walch in Auseinandersetzung mit
dem Bauwerk und dessen Geschichte eine ortsspezifische Installation entworfen, die unsere
Wahrnehmungsgewohnheiten herausfordert. Uber dem Turm und den Mauern der Burg
wehen schimmernde Fahnen mit abstrakt-geometrischen Mustern. Die sich im Wind bewe-
genden Stoffe brechen die unebenen, monotonen Flachen der Burgruine auf, geben ihnen
Farbe und reflektieren Licht. Diese farbig leuchtenden und metallisch spiegelnden Flachen
der Installation ,Burgfrieden” sind weit {iber die Burg hinaus sichtbar. Die Installation stellt
eine direkte Verbindung her zur Bedeutung von Fahnen als Signal und als non-verbales
Kommunikationsmittel und sie kennzeichnet die Burg als Riickzugs- und auch Zufluchtsort.
Neben der Auseinandersetzung mit dem Ort spielt in der Arbeit auch Zeitlichkeit eine ele-
mentare Rolle, denn die Farben der Fahnen verblassen wahrend der Dauer der Ausstellung.
Als zusétzlichen Ortsbezug hat Walch technische Folien einer traditionsreichen lokalen
Firma in die Arbeit einbezogen.

Textiles, explored as spatial material, take on a central importance in the artist Raul Walch's
unconventional oeuvre (see also pp. 37, 52, 65). For the “Blickachsen 11" location at Eppstein
Castle, Walch has designed a site-specific installation related to the building and its history
that challenges our conventional perception. Shimmering flags with abstract geometric
patterns flutter above the tower and walls of the castle. The material, moving in the wind,
breaks open the uneven, monotone surfaces of the castle ruins, gives them colour and
reflects the light. The glowing colours and metallically reflective surfaces of the installation
are visible from far beyond the castle. The installation creates a direct connection to the
meaning of flags as signs and as a non-verbal means of communication, and marks the
castle as a place of retreat and refuge. In addition to its engagement with the location, time
also plays a fundamental role in the work, for the colours in the flags will fade over the
course of the exhibition. And in a further reference to the location, Walch has integrated
examples of the local Eppstein foils into his work.
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46 Vespa azzurro chiaro
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Eschborn, Siidbahnhof

47 Turbo

Stefan Rohrer (pg) 1968 in Goppingen

Zwei der unverwechselbaren Skulpturen des Kiinstlers Stefan Rohrer sind bei ,Blickachsen 11"
auf dem Rathausplatz und am Stdbahnhof in Eschborn zu betrachten. Nach einer Aus-
bildung zum Steinmetzmeister und einem Studium der Bildenden Kunst fertigt Rohrer seine
von grofRer Dynamik gepragten Werke an, die aus Autokarosserien, Motorrollern, Spielzeug-
und Modellfahrzeugen entstehen. Dabei tritt dem Betrachter allgegenwartig das Moment
der Geschwindigkeit entgegen, sei es, dass das Material beinahe aerodynamisch verzerrt ist,
die optische Spur eines vorbeirasenden Autos in lang ausgedehnten Metallbahnen gespiegelt
wird oder das Vehikel sinnbildlichen Wendungen folgend ,aus der Kurve geflogen’ scheint.
So schwingt einerseits die Gefahr des zu schnellen Fahrens mit, andererseits werden
Comic-artig anmutende Assoziationen aufgerufen, wenn etwa die Scheinwerfer wie Augen
aus dem Fahrzeug hervortreten. Der Standort des Bahnhofs als Ort der offentlichen Ver-
kehrsmittel kontrastiert zusatzlich die individuelle rasante Fahrweise eines Einzelnen. Die
Arbeiten Rohrers wandeln sich je nach Betrachtungswinkel, dabei tibertragt sich die Bewegung
im Material auch auf den Betrachter, der sich selbst in Bewegung setzt, um den Schwiingen
zu folgen und die Skulptur zu erschreiten.

Two of the artist Stefan Rohrer's unmistakeable sculptures are to be seen in “Blickachsen 11",
on the square opposite the town hall and outside the Sidbahnhof railway station in
Eschborn. After training as a master stonemason and studies in fine art, Rohrer started to
produce his characteristic, highly dynamic works, formed out of car bodies, motor scooters,
and toy and model vehicles. In his works, Rohrer confronts the observer with an ever-present
sense of speed: he aerodynamically seems to distort material, creates massively elongated
metal tracks to mirror the optical trace of a car speeding past, or makes the vehicle seem to ‘fly
off the curve’. On the one hand, the dangers of driving too fast are highlighted, on the other,
cartoon-like associations are called up, as for example when the headlights of a vehicle
protrude like bulging eyes from it. The railway station as a location for public transport
provides an additional contrast to the speeding of a single driver. Rohrer’s works change accord-
ing to the angle of view, so that the movement in the material is carried over onto the viewer,
who has to move himself in order to follow the momentum and fully appreciate the sculpture.
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48-50 A & E Monkeys

Laura Ford (GB) *1961 in Cardiff, Wales

Eine der eigenstandigsten zeitgendssischen Bildhauerinnen Englands, Laura Ford, war bereits
mehrfach in den ,Blickachsen” vertreten. Dieses Jahr bespielen ihre doppeldeutigen Plastiken,
die an Figuren aus Kinderbiichern erinnern, den Skulpturenpark Niederhdchstadt in Esch-
born. Ihre marchenhaft anmutenden Mischwesen oder verfremdeten Tier- und Menschen-
figuren wirken auf den ersten Blick verspielt und doch verbirgt sich oftmals ein ernster oder
auch melancholischer Zug unter dieser vermeintlichen Nahbarkeit der Figuren. So sinniert
der (berlebensgroRe Kater ,Leaning Behemoth”, der einer Figur aus Michail Bulgakovs
Roman ,Der Meister und Margarita” entlehnt ist, iiber die trostlose Realitdt des Seins. Die
Gruppe der ,Dancing Clog Girls” wurde urspringlich fiir das Augsburger Schaetzlerpalais
entworfen und bezieht sich historisch auf einen Besuch von Marie Antoinette, zu deren
Ehren die Patrizierdamen tanzten. Das eigentlich heitere Motiv des Tanzes wird kontrastiert
von den dunkel gehaltenen Figuren ohne Gesicht, deren hagere Korper fest in die weit
ausladenden, schwingenden Rocke geschniirt sind. Die Gruppe der Affen prasentiert ihre
Verletzlichkeit iber verschiedentlich bandagierte Korperteile und ruft in ihrer Nahe zum
Menschen auch dessen eigene Fragilitat auf.

One of the most distinctive contemporary English sculptors, Laura Ford has been represented
several times in “Blickachsen”. This year her ambiguous figures, reminiscent of characters in
a children’s book, take the stage at the Niederhdchstadt Sculpture Park in Eschborn. Her
fairytale hybrids or alienated animal and human figures seem at first sight to be playful, yet
their apparent accessibility frequently conceals a serious or even melancholy streak. Thus
her larger-than-life tomcat “Leaning Behemoth”, based on a character in Michail Bulgakov's
novel “The Master and Margarita”, muses on the bleak reality of being. The group of “Dancing
Clog Girls" was originally designed for the Schaetzlerpalais in Augsburg and refers historically
to a visit by Marie Antoinette, in whose honour the patrician ladies danced. The intrinsically
gay motif of the dance is contrasted by the dark, faceless figures, their thin bodies as if
trapped in their wide, swirling skirts. The group of monkeys express their vulnerability
through their variously bandaged body parts, invoking in their mimicking of Man his own
very fragility.
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Frankfurt, Goethe-Universitidt, Campus Westend

55 Giants 56 Threesome

Ewerdt Hilgemann  (oe) *1938 in witten

Bereits von Weitem sind die hell glanzenden und hoch aufragenden Edelstahlsaulen des
Kiinstlers Ewerdt Hilgemann bei ,Blickachsen 11" auf dem Campus Westend der Goethe-Uni-
versitat Frankfurt und im Bad Homburger Kurpark (s. S. 17) zu sehen. Ihre glatte und weich
polierte Oberflache kontrastiert die geknickte Form der in sich zusammengefallenen Gebilde
seiner ,Implosionen’. Gleichzeitig enthebt ihre markante Form die Skulpturen einer starren
Vierkantigkeit und lasst sie umso belebter erscheinen. In Frankfurt rahmen die unterschiedlich
hohen Figuren der Dreiergruppe ,Threesome” und die aus drei identischen Elementen ent-
standenen ,Giants” (Riesen) den klaren geometrischen Aufbau des in den 1920er-Jahren
entworfenen Poelzighaus. Wahrend dort die vertikalen Linien die Architektur optisch strecken
und strukturieren, wirken die Arbeiten von Ewerdt Hilgemann beinahe durch &uRere Einwir-
kung geschwacht. Die individuellen Deformationen der ehemaligen Quader erzielt der
Kiinstler, indem er aus seinen luftdicht verschweiften Edelstahlhohlkdrpern mit einer Vakuum-
pumpe die Luft absaugt. Die Ambivalenz, dass die monumentalen Skulpturen gerade durch
die Entnahme der Luft lebendig erscheinen, beschreibt Hilgemann folgendermaBen: ,Ich
entziehe die Luft und hauche damit Leben ein”.

Towering high in the Campus Westend of the Goethe University in Frankfurt, and in the Bad
Homburg Kurpark (see p. 17), the artist Ewerdt Hilgemann's brightly shining stainless steel
columns can be seen from afar. Their smooth, softly polished surfaces contrast with the
buckled shapes of these collapsed ‘implosions’. At the same time, their striking form relieves
the sculptures of a rigid four-sidedness, making them appear all the more alive. In Frankfurt,
the “Threesome” trio with their varying heights, and the three “Giants” formed of identical
pieces, frame the clear geometric structure of the Poelzig building, designed in the 1920’s.
Whereas here the vertical lines optically stretch and structure the architecture, Ewerdt
Hilgemann's works seem to have been weakened by an external force. The artist creates the
individual deformations in the rectangular cubes by sucking the air out of their airtight hollow
stainless steel bodies with a vacuum pump. The ambivalence of the monumental sculptures
appearing to be life-like precisely because the air has been sucked out of them is described
as follows by Hilgemann: “I take the air out and in the process breathe life in".
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57-59 DN100 Stadtmobel

Pitsch & Schau (DE) (Mario Pitsch, *1983 in Marienberg / Oliver Schau, *1984 in Hamburg)

Die auffallend gelben Sitzgelegenheiten des Hamburger Kiinstlerduos Pitsch & Schau wurden
bereits an zahlreichen in- und auslandischen Pldtzen tempordr installiert. Bei ,Blickachsen 11"
laden die kreativen Stadtmébel aus handelsiiblichen Drainagerohren in Bad Homburg
(s. S. 27) und auf dem Frankfurter Unicampus zur Nutzung und zum Verweilen ein. Hier sind
die Rohre auf eigenen Unterkonstruktionen montiert und bespielen prominent grofe Rasen-
flachen. In friheren Ausfihrungen wurden sie an bestehende urbane Strukturen angebunden:
Sie wurden mit Kabelbindern an Briistungen, Briickenpfeilern oder Fahrradstandern fixiert.
Aufgrund dieser Interventionen in bereits existente Gefiige, sind die Sitzmdbel auch als
,Guerilla-Kunst” zu bezeichnen, die den 6ffentlichen Raum nicht nur formt, sondern ihn sich
aneignet und ganz wortlich ,besetzt’. Die Gestaltungen erfolgen dabei stets ortsspezifisch
und an solchen Platzen, die nach Einschatzung der Kiinstler intensiver genutzt werden
sollten. Denn sobald eine Sitzgelegenheit im 6ffentlichen Raum vorhanden ist, wird sie meist
auch angenommen; und so legitimieren diese Sitze erst das aktive Einnehmen eines Ortes,
selbst wenn er nicht offiziell dafiir vorgesehen war. Pitsch & Schau folgen dabei dem Motto
,Sitzen — Besetzen — Besitzen”.

The striking yellow seats by the Hamburg artist duo Pitsch & Schau have been temporarily
installed in numerous public spaces in Germany and abroad. In “Blickachsen 11", these
creative pieces of street furniture made of commercially available drainage pipes invite
visitors to Bad Homburg (see p. 27) and Frankfurt's university campus to use and relax in
them. In both venues, the pipes are mounted on a substructure and extend prominently over
large areas of lawn; in earlier versions, they were attached by cable ties to existing urban
structures such as railings, bridge pillars or bicycle stands. As interventions in the public
space, these seating pieces could be described as “Guerilla Street Art”, not only forming the
public space, but appropriating it, quite literally “occupying” it. As such, the designs are
always made to be location-specific, and placed on sites which the artists consider should
be more intensively used. For as soon as a seat is placed in a public space, it will normally be
used, even if that space was not officially intended to be used for seating. Here, Pitsch &
Schau are only following the motto: “Sit — Occupy — Own".
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Frankfurt, Goethe-Universitidt, Campus Westend

60 Interaction of colors

Raul Walch (pg) *1980 in Frankfurt/Main

Als weiches und bewegliches Gegeniber werden bei ,Blickachsen 11" vier Stoffe an den
Fahnenmasten des Campus Westend gehisst. Durch ihre Beweglichkeit kontrastieren sie die
klaren Linien und Geometrien des Poelzig-Baus. Die kinetische Arbeit von Raul Walch
(s. auch S. 37, 44, 65) greift Ornamente des prazisen architektonischen Rasters des Gebdudes
auf, tberfiihrt diese jedoch in eine malerische Flache. Eine solche Transformation der Fassade
in textiles Material versinnbildlicht Hans Poelzigs Fassadenauffassung, die sich mit der
,Bekleidungslehre’ des Architekturtheoretikers Gottfried Semper auseinandersetzt: Poelzig
entwarf fir die Gebdudefassade ebenfalls ein ,Kleid’, allerdings ein schiitzendes und
schmiickendes, ohne die Konstruktion zu verhillen. Wahrend das Mauerwerk des heutigen
Campusbaus seit Jahrzehnten statisch an einem Ort verbleibt, verandert sich Walchs Arbeit
nicht nur sekiindlich durch die Luftbewegung, sondern auch langfristig aufgrund der sich
zersetzenden Stofflichkeit und der verblassenden Farben: Die verwendeten Pigmente sind
natiirlichen Ursprungs und nicht synthetisiert. Deutlich heben sich die leuchtenden Stoffe
von der steinernen Travertin-Fassade ab und verleihen dadurch dem so kontroversen und
geschichtstrachtigen Bau ein zusatzliches Gewand.

As a soft and motile counterpart to the clear lines and geometry of the Poelzig building, four
pieces of cloth are hoisted onto the flagpoles at the Campus Westend. The artist Raul
Walch's (see also pp. 37, 44, 65) kinetic work takes up ornamental features of the building’s
precise architectural grid, yet translates them into a pictorial surface. Such a transformation
of the facade into textile material is emblematic of Hans Poelzig's conception of the facade,
which addresses the ‘cladding theory’ of the architectural theorist Gottfried Semper: Poelzig,
also, conceived the building’s facade as a ‘dress’, albeit one that protects and decorates,
without curtaining the construction. While the stonework of today’s campus building has
remained static and in one place for decades, Walch’s work changes not only by the second
with the movement of the wind, but also over the long term through its disintegrating mate-
riality and fading colours: the pigments used are exclusively natural and not synthesized.
The luminous textiles stand out clearly against the travertine stone facade, lending an addi-
tional layer of cladding to this controversial and historically-charged building.
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Jean Y. Klein (CA) *1960 in Montréal

Im Freilichtmuseum Hessenpark sind drei fir ,Blickachsen 11" im groBen Format angefer-
tigte Bronzen des Kanadiers Jean Y. Klein zu sehen. Wie seine im Bad Homburger Kurpark
ausgestellte ,Hirtin" (s. S. 19), verweist die Arbeit ,Pastoral” durch ihren Titel auf die lange
Tradition der Darstellung ldndlich-idyllischer Motive. Das Sujet der Eule verbindet die Skulptur
auBerdem mit der griechischen Mythologie: Der Vogel ist das Attribut der weisen Gottin
Athene, die unter anderem als Schutzg6ttin der Handwerker galt. Im Hessenpark, in dem die
historische Handwerkskunst einen groBen Stellenwert einnimmt, entwickelt die Bronze
daher eine ganz eigene Bedeutung. Jean Y. Klein, der heute in Berlin und auf der griechi-
schen Halbinsel Peloponnes lebt und arbeitet, zitiert auch in seinen plastischen Gestaltungen
der Nymphe ,Calypso” und des gefligelten Pferdes ,Pegasus” Figuren der griechischen
Sagenwelt und setzt sich mit menschlichen und tierischen Formen auseinander. Gleichwohl
sind seine Werke nicht rein realistisch oder naturalistisch gearbeitet. Vielmehr entwickelt
Klein in seinen abstrahierten Figuren mit der grob behauenen Oberflache eine charakteristische
Formensprache, die zwischen Andeutung und klarer Definition changiert und die antiken
Motive dabei in die Gegenwart iiberfihrt.

In the Hessenpark Open-Air Museum three large-format bronzes created for “Blickachsen 11"
by Jean Y. Klein are on display. Like his “Shepherdess”, exhibited in Bad Homburg (see p. 19),
the title of “Pastoral” refers to a long tradition of representations of idyllic pastoral motifs.
The subject of the owl, also, connects the sculpture with Greek mythology: the owl repre-
sents the wise Goddess Athena, who among other things was considered the divine protectress
of the artisan. In the Hessenpark, where historical craftsmanship plays an important role,
this bronze therefore takes on a meaning of its own. In his designs for the nymph “Calypso”
and the winged horse “Pegasus”, Klein, who today lives and works in Berlin and on the
Greek Peloponnese, again invokes the world of Greek myths, and concerns himself with
human and animal forms. At the same time, these works are not purely realistic or naturalistic.
Rather, with his abstracted figures and their roughly hewn surfaces, Klein develops a
characteristic formal language oscillating between suggestion and clear definition, transfer-
ring, in the process, these ancient motifs into the present.
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Kloster Eberbach

64  Achilles

Markus Ll']pertz (DE) *1941 in Reichenberg / Liberec, B6hmen / Bohemia

Die grob bearbeiteten Oberflachen sind charakteristisch fiir die bildhauerischen Arbeiten
des deutschen Kiinstlers Markus Liipertz (s. auch S. 22). Fir sein breites Schaffen, das Malerei,
Grafik und Skulptur umfasst, nutzt er klare Konturen und Formen, die in ihrer Direktheit
unmittelbar auf den Betrachter wirken. Seine meist aus Bronze gegossenen und haufig bunt
bemalten Skulpturen widmen sich vorrangig der menschlichen Figur, die weitgehend einem
allgemeinen, archetypischen Modell entspricht. Dabei verzichtet Lipertz auf individuelle
Ziige oder verbindet weibliche und mannliche Merkmale. Bei ,Blickachsen 11" ist im Kloster
Eberbach eine reprasentative Auswahl seiner kraftvollen Skulpturen zu sehen, die religiose
Sujets (,Judith”, ,St. Sebastian”) sowie Motive der antiken Mythologie und der Kiinste verkor-
pern. Dabei beschrankt Lipertz die farbige Fassung seiner Skulpturen nach antikem Vorbild
nicht auf die antiken Motive. ,Hektor Kopf”, ,Athene”, ,Achilles” und ,Odysseus I" vertreten
mythologische Figuren des Krieges. Selbst in der Gegeniiberstellung der Komponisten ,Mozart”
und ,Salieri” schwingt das Motiv des Kampfes und der Konkurrenz mit. Die Figur des ,Malers”
hingegen hat die Arme auf den Riicken gelegt und begegnet dem Gegeniiber offen und selbst-
bewusst mit der Starke der Kunst.

Roughly worked surfaces are characteristic of the sculptural work of the German artist
Markus Liipertz (see also p. 22). In his wide-ranging oeuvre spanning painting, graphics and
sculpture, he employs clear contours and forms, directly addressing the viewer with their
immediacy. His often colourfully painted, mainly cast bronze sculptures are primarily
concerned with the human body, conforming, for the most part, to a general, archetypal
model. In the process, Liipertz dispenses with individual traits, or conflates female and male
features. In “Blickachsen 11", a representative selection of his powerful works can be seen
in Eberbach Monastery, portraying religious subjects (“Judith”, “St. Sebastian”), as well as
motifs from ancient mythology and the arts. “Hektor Kopf” (Hector Head), “Athene”,
“"Achilles” and "Odysseus 1" depict mythological figures of war. This motif of conflict and
competition resonates even in the juxtaposition of the composers “Mozart” and “Salieri".
The figure of the “Painter” ("Der Maler"), on the other hand, has his arms behind his back,
and faces his counterpart openly and self-confidently with the strength of art.
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Kronberg, Park Schloss Friedrichshof

73  Vierfigurengruppe

Joannis Avramidis (AT) *1922 in Batumi, Georgien / Georgia, 2016 in Wien / Vienna

Joannis Avramidis gilt als Protagonist der zeitgendssischen Plastik. Neben seiner in Bad
Homburg prdsentierten Arbeit (s. S. 8), ist er bei ,Blickachsen 11" einer von fiinf Kiinstlern,
die den neuen ,Blickachsen"-Standort in Kronberg bespielen: den Park des ehemaligen
Schlosses Friedrichshof, das heute das Schlosshotel Kronberg beherbergt. Avramidis, der
von 1968 bis 1992 eine Professur an der Wiener Kunstakademie innehatte, war und ist mit
seinen Werken international vertreten. Seine meist aus Bronze gegossenen Skulpturen
orientieren sich am menschlichen Korper, den sie in abgewandelter, reduzierter oder auch
fragmentierter Form wiedergeben. Die Arbeiten sind geprégt von zuriickhaltender Eleganz.
Trotz ihrer haufig mehr als lebensgrofen Dimensionen wirken sie niemals wuchtig oder
monumental. Auch die Werke, die Figurengruppen darstellen, zeugen von Feingliedrigkeit
und innerer Zuriickgezogenheit. Ahnlich wie in Bad Homburg, stehen die einzelnen Gestalten
der ,Vierfigurengruppe” beinahe schutzsuchend dicht nebeneinander und bilden eine fest
verwobene, untrennbare Einheit. Die einzelnen Figuren sind nur schemenhaft wiedergegeben.
Dabei stehen die markanten Trennlinien zwischen den abstrahierten Kérpern spannungsvoll
dem Eindruck der Geschlossenheit entgegen.

Joannis Avramidis is considered a leading figure in contemporary sculpture. In addition to his
work in Bad Homburg (see p. 8), he is one of five artists in “Blickachsen 11" whose work can
be seen in the new “Blickachsen” location in Kronberg: the park of the former Schloss Friedrichs-
hof, today the Schlosshotel Kronberg. Avramidis was professor at the Academy of Fine Arts
in Vienna from 1968 to 1992, and his works are exhibited all over the world. His mainly cast
bronze sculptures deal with the human body, rendered in modified, reduced or fragmented
forms. His works are characterized by their restrained elegance. Despite their often larger-
than-life dimensions, they never seem massive or monumental. Even those works depicting
groups of figures display a delicateness and sense of inner privacy. As in Bad Homburg, the
individual figures in the “Vierfigurengruppe” (Group of Four Figures) stand almost protectively
closely-packed, forming a tightly knit, indivisible unity. The individual figures are only
schematically portrayed. Yet the distinctive lines separating the abstracted bodies form a
tense contrast to the impression of unity.
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74 Interconnected Sculpture 75 Skulptur

Abraham David Christian (o) *1952 in Diisseldorf

,Blickachsen 11" gibt in Bad Homburg (s. S. 10) und im Kronberger Park Schloss Friedrichshof
Einblick in das Werk von Abraham David Christian, einem der Protagonisten der abstrakten
Nachkriegskunst. Bereits im Alter von 19 Jahren war Christian Teilnehmer der documenta 5 —
und lieferte sich dort aufgrund kontrérer Kunstauffassungen einen legendaren Boxkampf
mit Joseph Beuys, seinem Lehrer an der Disseldorfer Kunstakademie. Seine hdchst eigen-
standigen Arbeiten zeigte Christian schon friih in zahlreichen internationalen Ausstellungen,
bis er sich Ende der 1980er-Jahre fiir einige Zeit aus der Kunstszene zuriickzog und ausge-
dehnten Reisen widmete. Sein formal ausgewogenes geometrisches Werk ist gepragt
von der Auseinandersetzung mit dem Formenrepertoire verschiedenster Kulturen. So ist
die in Kronberg ausgestellte, kultisch anmutende ,Skulptur” aus dem Jahr 2008 additiv
aus geometrischen Formen zusammengesetzt. Die ,Interconnected Sculpture” dagegen
besteht —ebenso wie ihre Variante in Bad Homburg — aus zahlreichen gleichartigen Elemen-
ten, die in eine dynamische Spiralform gegossen sind. Obwohl die Enden dieser Form
miteinander verbunden sind, lassen die markanten Absatzlinien an der AuBenseite ihrer
Windungen eine fortwahrende Erweiterung der Skulptur méglich erscheinen.

In both Bad Homburg (see p. 10) and Kronberg, “Blickachsen 11" offers an insight into the
sculptural work of Abraham David Christian, one of the leading protagonists of postwar
abstract art. At the age of just 19, Christian took part in documenta 5 —and became involved
in a legendary boxing match with Joseph Beuys, his teacher at the Diisseldorf art academy,
because of their opposing conceptions of art. From early on, Christian showed his highly
autonomous works in numerous international exhibitions, until he temporarily withdrew
from the art scene in the late 1980s, to devote himself to extensive travels. With its abstract
formal language, Christian’s work engages with the formal repertoire of the most diverse
cultures. Thus his totemic “Sculpture” of 2008 is made up of simple geometric forms additively
joined together. His “Interconnected Sculpture”, by contrast — like its variant in Bad Hom-
burg — is composed of numerous similar-looking elements which have been cast to form a
dynamic, yet closed, spiral. The marked lines on the outside of the coil bear witness to the
eponymous joins, by means of which an infinite extension of this sculpture seems possible.
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Kronberg, Park Schloss Friedrichshof

76 Paula

Jaume Plensa (ES) *1955 in Barcelona

Der bei ,Blickachsen 11" im Kronberger Park Schloss Friedrichshof ausgestellte Madchenkopf
,Paula” steht in enger Verwandtschaft zu der Arbeit ,Isabella”, die in Bad Homburg gezeigt
wird (s. S. 28). Die geschlossenen Augen und die blockhafte Gestalt lassen ,Paula” in sich
ruhend und von der Aufenwelt abgewandt erscheinen. Vertikale Linien durchziehen ganz-
lich das zarte Gesicht und verweisen darin auf die artifizielle Herstellung der Skulptur, die
aus verschiedenen, in Bronze gegossenen Einzelteilen besteht. Der iiberdimensionale Kopf
begegnet dem Betrachter schon aufgrund des massiven quadratischen Sockels etwa auf
Augenhohe und konfrontiert ihn auf sanfte Weise mit einer nach innen gewandten Zuriick-
gezogenheit, ohne sich den direkten Blicken zu entziehen. Die Werke des weltbekannten
Kiinstlers Jaume Plensa ermdglichen stets einen Austausch oder eine direkte Interaktion von
Skulptur und Betrachter, sei es, dass sie begehbar sind, wie die seit 2010 dauerhaft auf dem
Frankfurter Campus Westend installierte Arbeit ,Body of Knowledge”, oder dass sie in ihrer
Ausstrahlung unmittelbar auf das Gegeniiber einwirken. Diese Art der Auseinandersetzung
ist kultur- und sprachiibergreifend und erfordert lediglich die Bereitschaft, sich auf das
Gegeniiber einzulassen.

The girl's head, “Paula”, exhibited in “Blickachsen 11" in Kronberg, is closely related to the
work “Isabella”, on display in Bad Homburg (see p. 28). Her closed eyes and block-like form
make “Paula” seem at peace with herself, turned away from the outside world. Vertical lines
mark the whole of her delicate face, pointing up the manufactured nature of the sculpture,
which is constructed out of individual cast bronze pieces. The oversized head, on its massive
square pedestal, faces the viewer approximately at eye level, gently confronting him with a
reclusive air, which is directed inwards without hiding from view. The works of the world
famous artist Jaume Plensa invariably create an exchange or direct interaction between
sculpture and viewer, either by virtue of their physical accessibility, as in his works “Body of
Knowledge”, on permanent display in the Campus Westend of Frankfurt university, or
through the unmediated effect their physical presence has on their opposite number. This
kind of interaction reaches beyond cultures and language; it merely demands a willingness
to be open to the other.
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Kronberg, Park Schloss Friedrichshof

77 Ring 78 Stein zur Meditation

Karl Prantl (at) *1923 in Péttsching, 2010 in Péttsching

Mit seinen 1959 initiierten Bildhauersymposien im Steinbruch von St. Margarethen befér-
derte Karl Prantl nicht nur die Idee des gemeinsamen Arbeitens internationaler Steinbild-
hauer vor Ort an der Materialquelle, sondern auch die 6ffentliche Prasentation von Skulpturen
in Naturlandschaften. Diese Form des gemeinsamen Arbeitens verbreitete sich schnell weltweit.
Das Arbeiten in der freien Natur bildete fir Prantl einen wichtigen Bestandteil seiner kiinst-
lerischen Tatigkeit. Der Reiz, in einer offenen Landschaft zu arbeiten und dabei die Skulpturen
im Austausch mit dem AuBenraum entstehen zu lassen, pragen seine monolithischen und
Ruhe ausstrahlenden Werke. Die bei ,Blickachsen 11" ausgestellten Beispiele beleuchten
Prantls nuancierten Umgang mit den unterschiedlichsten Arten von Stein. Wahrend in Bad
Homburg zwei seiner Arbeiten aus kanadischem Granit zu sehen sind (s. S. 29), besteht der
in Kronberg ausgestellte ,Ring” mit seiner glatt polierten Oberfldche aus Serpentin. Der
nahezu kubische ,Stein zur Meditation” aus norwegischem Labrador hingegen ist auf der
Oberseite mit Reihen von perlenartigen Erhebungen plastisch gestaltet. Sie alle laden im
wortlichen Sinn zum ,Be-greifen’ ein, zu einer bedachtigen und sinnlichen, sowohl haptischen
als auch optischen Erfahrung.

With his 1959 Sculptors’” Symposium in the stone quarry at St. Margarethen, the Austrian
artist Karl Prantl advanced the idea of international sculptors not only living and working
together near the source of their stone, but also of publically presenting their works in the
natural landscape. This form of collaborative working quickly spread around the world. For
Prantl, working in the open countryside constituted an important part of his practice of
sculpture. The idea of creating sculptures in a dialogue with the outdoor space shaped his
monolithic works, which radiate a sense of calm. His sculptures on display in “Blickachsen 11"
shine a light on his nuanced approach to the most diverse types of stone. Whereas in
Bad Homburg, two of his works in Canadian granite can be seen (see p. 29), in Kronberg,
his “Ring”, with its smoothly polished surface, is made from serpentine. His almost
cubic "Meditation Stone”, on the other hand, is sculpted from Norwegian labradorite, with
rows of pearl-shaped protuberances on its top side. All invite the observer literally to ‘grasp’
them —that is, to a thoughtful and sensual, a tactile as well as an optical, experience.
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79 Untitled Semaphore

Raul Walch (DE) *1980 in Frankfurt/Main

Fir den Kronberger Standort der ,Blickachsen 11" hat Raul Walch (s. auch S. 37, 44, 52) die
Arbeit ,Untitled Semaphore” entworfen. Ein aufwendig mit Acrylfarben bemalter Leinen-
stoff ist wirkmachtig am wilhelminischen Fahnenmast vor dem ehemaligen Schloss Fried-
richshof angebracht. Das derart bearbeitete Textil verbindet aufgrund seiner Installation
malerische mit skulpturalen Effekten und geht in dieser kiinstlerischen Bestimmungsfrage
tiber die urspriingliche Funktion der Fahne hinaus. Auch trdgt diese Beflaggung keinerlei
Wappen oder andere Symbole, sie ist nicht als Geste des Besitzes gehisst. lhr Anblick ruft
zwar die Geschichte des Schlosses als kaiserliche Residenz in Erinnerung, doch nur, um die
Aufmerksamkeit auf die Gegenwart zu lenken: auf die heutige Nutzung des Gebdudes als
Ort der Freizeitgestaltung und der Kultur — und als Ort der kiinstlerischen Reflexion. Hierauf
verweist auch der vielschichtige Titel des Werks, das imagindre Blickachsen zu den Arbeiten
Raul Walchs an weiteren Standorten der Biennale aufspannt: Ein Semaphor(e) ist ein Signal-
mast mit beweglichen Elementen zur optischen Zeichengebung oder auch ein Winksignal zur
Kommunikation mittels Flaggen; in der Informatik wird der Begriff im Kontext der Prozess-
Synchronisation verwendet.

Raul Walch (see also pp. 37, 44, 52) designed his work “Untitled Semaphore” for the Kron-
berg location in “Blickachsen 11". A piece of linen material richly painted in acrylic colours is
fixed onto the Wilhelmine flagstaff in front of the former Schloss Friedrichshof. The material
worked in this way, installed on the flagstaff, combines pictorial and sculptural effects,
taking on an artistic identity that goes beyond its ostensible use as a flag. This flag carries
no coat of arms or other symbols, it is not hoisted as a sign of ownership. Though its
appearance may call up the history of the palace as imperial residence, this only serves to
draw attention to the present: namely, to the present-day use of the building as a leisure and
cultural centre —and as a place for artistic reflection. The flag as a semaphore points to the
imaginary sight lines stretching out to Raul Walch's other works in their respective “Blickachsen”
locations: a semaphore is a mast with moving parts giving out optical signals, or also a
sytem for signalling using flags; in computer science the term is used in the context of process
synchronization.
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Bad Homburg,

Joannis Avramidis
Kreisgruppe, 1963/1980, Bronze, Ex. 1/3, 200 x 190 x 190 cm

Wolfgang Becksteiner

The heavy beauty of inner forms, 2015/2017, Beton, Stahlblech,
Installation mit variabler Aufstellung

Abraham David Christian

Hayama 7 (Tiirme der Weisheit), 2007/2009, Bronze, 7-teilig, Hohe: 350-425 cm,
Durchmesser: 135-145 cm. Sammlung Stréher, Darmstadt

Interconnected Sculpture, 2017, Bronze, 218 x 315 x 195 cm

Gunter Damisch
GroRer Weltbeulenstamm, 2008/2009, Bronze, Ex. 1/3, 310 x 100 x 150 cm.
Sammlung Liaunig, Neuhaus, Osterreich
Manfred Erjautz
Shelter (Space of Moments), 2017, Mannequin-Figur, Aluminiumprofil, Zinkdruck-
guss, WeiRblechdeckel, Tiirkette, Ansteck-Pin, Schmerztabletten, 120 x 135 x 58 cm
Johann Feilacher
Roter Keil, 2015, Pappel, 415 x 120 x 86 cm

Bruno Gironcoli
Ohne Titel S-90, 1995-97/2007, Aluminiumguss, 280 x 240 x 120 cm

Alfred Haberpointner
Kopf im Kopf, 2017, Stahl, Beton, 300 x 116,5 x 157 cm

Jeppe Hein

Modified Social Bench #07, 2005, pulverbeschichteter galvanisierter Stahl, Ex. e.a.,
94 x 180 x 50 cm

Modified Social Bench #09, 2005, pulverbeschichteter galvanisierter Stahl, Ex. e.a.,
40 x 180 x 50 cm

Modified Social Bench Q, 2008, pulverbeschichteter galvanisierter Stahl, Ex. 1/5,
76 x 180 x 50 cm
Ewerdt Hilgemann
Three Equal Volumes, 2017, Edelstahl, 3-teilig, 760 x 95 x 95 cm (Saule),
200 x 200 x 200 cm (Wirfel), 400 x 100 x 200 cm (Quader)
Michael Kienzer
Ubertragung Vol. 2, 2016, Aluminium, Beton, 274 x 300 x 425 cm
Jean Y. Klein
Hirtin, 2017, Bronze, Ex. 1/6, 175 x 80 x 60 cm

Peter Kogler

Ohne Titel, 2017, pulverbeschichtetes Aluminium, 8-teilig, je 45 x 180 x 60 cm.
Sammlung Liaunig, Neuhaus, Osterreich

Alicja Kwade

Big Be-Hide, 2017, Stein, Aluminium, pulverbeschichteter Stahl, Spiegelglas,
190 x 230 x 206 cm

Markus Lipertz
Der Apoll, 1989, Bronze, Ex. 4/6, 188 x 132 x 115 cm

Gerhardt Moswitzer
Die hitbschen Beine der Kukita, 1981-1988, Corten-Stahl, 85 x 250 x 60 cm

Will Nash
Atomic Fever, 2017, Edelstahl, 400 x 850 x 600 cm

Franz Xaver Olzant

N3 Barockvase, 1979, Bronze, Ex. 4/6, 90 x 86 x 55 cm.
Sammlung Liaunig, Neuhaus, Osterreich
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Josef Pillhofer
GroRRe Raumkonzeption (Raumbewegung), 2002, Corten-Stahlblech,
265 x 315 x 260 cm

Pitsch & Schau
DN100 Stadtmébel, 2017, Drainagerohr, Kabelbinder, Stahl-Unterkonstruktion,
90 x 1475 x 545 cm

Jaume Plensa
Isabella, 2015, Eisenguss, 450 x 53 x 117 cm

Karl Prantl
7 Anrufungen, 1990, kanadischer Granit, 292 x 106 x 64 cm
Anrufungen, 1990, kanadischer Granit, 338 x 78 x 50 cm
Ulrich Riickriem
Ohne Titel, 1991, finnischer Granit, 45 x 340 x 300 cm.
Sammlung Michael und Eleonore Stoffel Stiftung, Koln
Babak Saed
ICHERINNEREMICH---NICHT, 2012, mundgeblasenes Neonglas auf Acrylglas und
Folie, Zeitrelais, Kabel, Trafo, 15 x 162 x 7 cm

Daniel Spoerri
Il guerriero / Der Krieger, 2005/2006, Bronze, Ex. 1/8, 240 x 110 x 100 cm

Thomas Stimm
Blume, 2013, Aluminiumguss, lackiert, Héhe: 250 cm

Joana Vasconcelos
Pavillon de Vin, 2016, Schmiedeeisen, Weinreben, 550 x 330 x 330 cm

Ben Vautier
Looking for New Directions, 2017, 3 verzinkte Schilder, lackiert, Rohrpfosten,
380 x40 x 40 cm

Manfred Wakolbinger
bed (Placements), 2017, glasperlgestrahlter Edelstahl, 300 x 155 x 22 cm
door (Placements), 2017, glasperlgestrahlter Edelstahl, 250 x 310 x 22 cm
jump (Placements), 2012, glasperlgestrahlter Edelstahl, 160 x 192 x 22 cm
romad (Placements), 2012, glasperlgestrahlter Edelstahl, 160 x 240 x 22 cm
slip (Placements), 2017, glasperlgestrahlter Edelstahl, 250 x 310 x 22 cm

Uk
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Raul Walch

Blue Hour, 2017, 48 Fahnen: diverse Blaupigmente, Acryl und Gouache auf Leinen,
Metall, 940 x 400 x (variabel) cm

Markus Wilfling
Ohne Titel (schrdage Bank), 2004, verzinktes Eisen, lackiert, 80 x 250 x 50 cm
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Fritz Wotruba

GroRe Skulptur, 1972, Bronze, Ex. 3/7, 214 x 100 x 94 cm.
Sammlung Liaunig, Neuhaus, Osterreich

GroRe stehende Figur, 1962, Bronze, Ex. 2/3, 236 x 48 x 66 cm.
Sammlung Liaunig, Neuhaus, Osterreich
Erwin Wurm

Der Gurk (Version 1), 2016, Bronze, schwarzer Edelrost, Eisen,
415x 110 x 110 cm

\/ &Ka/ser Wilhelms- Bad/\
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Orangerie

Golfplatz

©2017
Stiftung Blickachsen gGmbH
Bad Homburg v.d.Héhe
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Bad Vilbel

Ricardo Calero
Construccion de futuro, 2016-2017, galvanisierter Karbonstahl, Farbe, Efeu
2 Texttafeln, Buchstabe A: 300 x 210 x 34 cm, Buchstabe Z: 300 x 210 x 40 cm
Espacio de pensamientos, 2014, galvanisierter Karbonstahl, Farbe,

236 x 480 X 225 cm

Burg

B
erger Str.

I8 0

Parkstrafse

Fr/'edb

=

J\

Burg Eppstein

Offnungszeiten: Di-So, 10—17 Uhr

(Informationen auf www.eppstein.de).
Freier Eintritt zur Burg im Rahmen der ,Blickachsen 11* am 21.5., 9./10.9., 29.9., 1.10

Raul Walch

Burgfrieden, 2017, Stoff, Folie, Schnur, Textilfarbe auf Leinen,
Installation mit variablen GréRen

A
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Eschborn,

Stefan Rohrer
Vespa azzurro chiaro, 2014, Motorroller, Stahl, Lack, 210 x 380 x 160 cm
Turbo, 2014, Auto, Stahl, Lack, 190 x 240 x 1000 cm

Bahnhof
Eschborn-Sid

3; Rathausp/atz<' §
\— A

K Stadtverwaltung

Eschborn,

Q0

Laura Ford
A & E Monkey (with a bad head), 2012, Bronze, Ex. 3/3, 80 x 50 x 40 cm
A & E Monkey (with a bad leg), 2012, Bronze, Ex. 2/3, 110 x 50 x 50 cm
A & E Monkey (with a broken arm), 2012, Bronze, Ex. 2/3, 110 x 50 x 50 cm
Dancing Clog Girl I, 2015, Bronze, Ex. 2/6, 130 x 110 x 90 cm
Dancing Clog Girl 11, 2015, Bronze, Ex. 2/6, 126 x 114 x 87 cm
Dancing Clog Girl 11, 2015, Bronze, Ex. 2/6, 135 x 104 x 106 cm
Leaning Behemoth, 2015, Bronze, Ex. 3/6, 186 x 117 x 74 cm
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Frankfurt

Ewerdt Hilgemann
Giants, 2000, Edelstahl, 3-teilig, je 300 x 100 x 100 cm
Threesome, 2014, Edelstahl, 3-teilig, 300 x 50 x 50 cm; 275 x 50 x 50 cm;
250 x 50 x 50 cm

Pitsch & Schau

DN100 Stadtmébel, 2017, Drainagerohr, Kabelbinder, Stahl-Unterkonstruktion,
90 x 1475 x 545 cm

DN100 Stadtmébel, 2017, Drainagerohr, Kabelbinder, Stahl-Unterkonstruktion,
90 x 700 x 200 cm

DN100 Stadtmébel, 2017, Drainagerohr, Kabelbinder, Stahl-Unterkonstruktion,
90 x 700 x 200 cm

Raul Walch

Interaction of colors, 2017, Textilfarbe auf Leinen, 4-teilig, je 280 x 480 cm

Horsaa/zev
a Fritz Klimsch
Am Wasser, 1929
Campusplatz
% b b Jaume Plensa,
Body of Knowledge, 2010
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Freilichtmuseum Hessenpark

Offnungszeiten: taglich 9-18 Uhr (Einlass bis 17 Uhr)
Zur Besichtigung der Skulpturen ist der Eintritt kostenfrei (bitte an der Kasse Bescheid
geben) —auRer am 2./3. Sept. (Pflanzenmarkt). Informationen auf www.hessenpark.de

Jean Y. Klein
Calypso, 2017, Bronze, Ex. 1/3, 295 x 130 x 100 cm
Pastoral, 2017, Bronze, Ex. 1/6, 160 x 70 x 62 cm
Pegasus, 2017, Bronze, Ex. 1/6, 140 x 45 x 63 cm
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Kloster Eberbach

fonungszeiten: Mo-Fr, 10-19 Uhr/ Sa, So, Feiertag, 9—19 Uhr
Néheres zu den derzeit geltenden Eintrittspreisen auf www.kloster-eberbach.de

Markus Liipertz
Achilles, 2014, Bronze, bemalt, Ex. 2/6, 333 x 75,5 x 138 cm
Athene, 2010, Bronze, bemalt, Ex. 5/6, 210 x 55 x 45 cm
Hektor Kopf, 2014, Bronze, bemalt, Ex. 2/6, 145 x 92 x 75 cm
Judith, 1995, Bronze, bemalt, Ex. 6/6, 315 x 138 x 140 cm
Der Maler, 2015, Bronze, bemalt, Ex. e.a., 330 x 109 x 104 cm
Mozart, 2005, Bronze, bemalt, Ex. 3/6, 292 x 60 x 35 cm
Odysseus 1, 2014, Bronze, bemalt, Ex. 1/6, 300 x 110 x 150 cm
Salieri, 2005, Bronze, bemalt, Ex. 1/6, 220 x 70 x 70 cm
St. Sebastian, 1987, Bronze, bemalt, Ex. 4/6, 223 x 48 x 48 cm

—
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Kronberg

Joannis Avramidis
Vierfigurengruppe, 1982, Bronze, Ex. 1/3, Hohe: 240 cm

Abraham David Christian

Interconnected Sculpture, 2006-2008, Bronze, 160 x 140 x 200 cm
Sammlung Stréher, Darmstadt
Skulptur, 2008, Bronze, Ex. e.a., 240 x 32 x 32 cm

Jaume Plensa
Paula, 2015, Bronze, Ex. 5/5, 177 x 60 x 63 cm

Karl Prantl
Ring, 1995-1996, Serpentin, 120 x 230 x 230 cm
Stein zur Meditation, 1985-2004, norwegischer Labrador, 107 x 128 x 107 cm

Raul Walch
Untitled Semaphore, 2017, Acryl auf Leinen, 320 x 210 cm

O

Hessische
Hausstiftung
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Offentliche Fiihrungen

Angebot des ,Blickachsen”-Vermittlungsteams mit Irena Bergmann, Stefanie
Blumenbecker (geb. Bickel), Claudia Gaida, Leonie Groblewski, Pascal HeR, Robert
Mondani, Veronica Peselmann, Daniel Schierke, Kim-André Schulz und Esther
Walldorf.

Die Gebiihr fiir alle 6ffentlichen Fiihrungen betragt 7 Euro pro Person (eine
Ausstellungsbroschiire kostenfrei inklusive).
Eine Anmeldung ist nicht erforderlich (auRer fir das Format , SKULPTUR 11").

Donnerstags, 18.30-20.00 Uhr
(an Feiertagen: 11.00—12.30 Uhr)

Sonntags und an Feiertagen, 11.00-12.30 Uhr
(Feiertage: Donnerstag, 25. Mai / Montag, 5. Juni / Donnerstag, 15. Juni)

Treffpunkt fiir alle Fiihrungen im Kurpark ist auf dem Schmuckplatz vor dem
Denkmal der Kaiserin Friedrich (gegeniiber Kaiser-Friedrich-Promenade 55,
61348 Bad Homburg v.d.H.).

Sonntags und an Feiertagen, 15.00-16.30 Uhr
(Feiertage: Donnerstag, 25. Mai / Montag, 5. Juni / Donnerstag, 15. Juni)
Keine Fiihrung im Schlosspark am Sonntag, den 3. September!

Treffpunkt ist an der grofRen Libanonzeder im Schlossgarten
(Eingang DorotheenstraRe/Léwengasse, 61348 Bad Homburg v.d.H.)

Unter der Haut. Von Oberflachen und Strukturen bei ,Blickachsen 11"
(mit Pascal HeR)

Dienstag, 23. Mai, 18.30-20.00 Uhr

Samstag, 24. Juni, 14.00-15.30 Uhr

Freitag, 18. August, 19.00-20.30 Uhr

SKULPTUR !!!

(mit Robert Mondani)

Dreimal mittwochs: 7. Juni / 26. Juli / 9. August, jeweils 18.30—20.00 Uhr.

Um Anmeldung wird gebeten: fuehrungen@blickachsen.de / Tel.: 0 6172 - 6 81 19 46

Taschenlampenfiihrung. Kunst in der Dunkelheit

(Familienfiihrung mit Claudia Gaida)

An drei Samstagen: 19. August / 2. Sept. / 16. Sept., jeweils 22.00-23.30 Uhr
Freitag, 29. Sept., 22.00-23.30 Uhr

(mit Esther Walldorf) Donnerstag, 15. Juni (Feiertag), 16.00—17.30 Uhr, sowie an
drei Samstagen, 22. Juli / 12. August / 9. Sept., jeweils 10.30—12.00 Uhr
Treffpunkt: Haupttor zum Park Schloss Friedrichshof (Hainstr. 25, 61476 Kronberg)
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Individuelle Gruppenfiihrungen

Filhrungen fiir private Gruppen, Firmen oder Vereine (auf Deutsch oder auf
Englisch) konnen fiir alle Standorte und fiir jeden Anlass gebucht werden (mit
der Familie, mit Freunden und Nachbarn, im Rahmen von Geburtstagen oder
Hochzeiten, als Betriebsausflug, zur Teambildung oder als besonderes Geschenk).

Fiihrungen fiir Kitas, Schulklassen und private Kinder- und Jugendgrup-
pen (auch an Geburtstagen) vermitteln altersgerecht einen unbeschwerten Zu-
gang zur zeitgenossischen Kunst in den Parks. Das Programm der buchbaren
Rundgange und interaktiven Fithrungen von erfahrenen Kunstpadagoginnen
finden Sie auf www.blickachsen.de.

Buchungen Uber die Stiftung Blickachsen:
E-Mail: fuehrungen@blickachsen.de, Telefon: 0 61 72 - 6 81 19 46

Kinder-Blickachsen 4
24. Juni — 12. August 2017
Eine Veranstaltung der Kinderkunstschule Bad Homburg

Doppelausstellung mit Arbeiten von rund 100 Kindern und Jugendlichen in der
Stadtbibliothek Bad Homburg und der Orangerie im Schlossgarten.

Er6ffnung: Samstag, 24. Juni, 15.00 Uhr, in der StadtBibliothek Bad Homburg

Informationen (auch zu den Skulpturen-Workshops ,Blickachsen 11” fir Kinder):
Kinderkunstschule Bad Homburg, Telefon: 0 61 72 - 94 23 90,
E-Mail: fantasie@kinderkunstschule-hg.de, Internet: www.kinderkunstschule-hg.de

Blickachsen-Angebot der VHS Bad Homburg

Fithrungen im Kurpark: 9., 16. Juli / 6., 13., 20. Aug. / 3., 24. Sept. / 1. Okt.
(10.00-11.30 Uhr)

Fithrungen im Schlosspark: 5. Juni / 15. Juni (10.00-11.30 Uhr)

(Mit E. Walldorf. Treffpunkt: Schmuckplatz im Kurpark bzw. Schlossgarten.

Ohne Anmeldung)

Blickachsen-Rundfahrten: 8. Juli / 16. Sept. (9.00—19.00 Uhr)

Blickachsen — Kunst in der Natur fotografieren (Kurs mit drei Terminen)
Informationen: Telefon: 0 61 72 - 2 30 06, Internet: www.vhs-badhomburg.de

Informationen

Ausfihrliche Informationen zur Ausstellung sowie zu allen Fiihrungen und Begleit-
veranstaltungen finden Sie im Internet auf www.blickachsen.de

Der Minikatalog ,Blickachsen 11" im Taschenformat (dt./engl.) ist gegen eine
Schutzgebtihr von 2 Euro u.a. an folgenden Orten erhaltlich:

Bad Homburg: Tourist Info + Service im Kurhaus (Louisenstr. 58, Tel.: 06172 - 178
37 10) und im Bahnhof (Am Bahnhof 2, Tel.: 06172 - 178 3720/21); Museumsshop
im Schloss; Jakobshallen (Dorotheenstr. 5, Tel.: 0 61 72 - 6 81 19 46);

Bad Vilbel: Kartenbiro, Klaus-Havensteinweg 1 (gegeniiber der Wasserburg);
Burg Eppstein: Burgmuseum; Kloster Eberbach: Klosterladen.

Der Ausstellungskatalog , Blickachsen 11" mit einem Text von Dr. Maria
Schneider erscheint im Dezember. Alle ,Blickachsen”-Kataloge (dt./engl.) sind bei
der Stiftung Blickachsen telefonisch unter 0 61 72 - 6 81 19 46 oder auf
www.blickachsen.de erhaltlich.



Hauptforderer / Main Supporters:

Blickachsen 11 wird erméglicht durch die Férderung von /

Blickachsen 11 is made possible through the generous support of

Deutsche Leasing AG, Freunde der Blickachsen, KPMG AG Wirtschaftspriifungsgesell-
schaft, Kulturfonds Frankfurt RheinMain gGmbH, Stefan Quandt, UBS Europe SE
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Weitere Forderer / Further Supporters:

Arnold AG, AVG Trucks GmbH, BHF-BANK-Stiftung, Commerzbank AG,

DIC Asset AG, FERI AG, Francois-Blanc-Spielbank GmbH, KanAm Grund Group,
Willy A. Léw AG, Mainova AG
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