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Relation”, Mixed Media, 45 x 41  cm 
"

1

born 1958 B.F.A. and M.F.A at Graduate School of Korean Panting. Dongduk 
Women’s University. 6 times solo Exhibitions. Participated in  ART SYDNEY ‘06  
(Australia), Fan Art’s Exhibition by Korean Woman Artist in Germany (German 
Culture Publicity Institution), Nature-Generation & Extinction (Seoul Museum of 
Art), Exhibition New Millenium’s Korean Hope (National Museum of Contempo-
rary Art), 2000 Special Exhibition of Gwangju Biennale Human Woods, Paint’s 

“
Woods” etc. …is painted as repeat simple lines on color plane. It needs to 
think seriously what is different to the landscape or the Four Gracious Plants 
(Japanese apricot, orchid, chrysanthemum  and bamboo) adopting Confucian 
ideology  and the old paintings. Since a space is Oriental specific lyrical abstrac-
tion. …” (Young-suk  Park. Art Critic) HOLDERS OF WORK: The National Muse-
um of Contemporary Art, Ansan city Gamgol Public Library.

“

YEA-WHAN AHN (KOR),



Wadi”, Mischtechnik auf Leinwand, 65 x 65 cm 
"

2

in Köln geboren, lebt und arbeitet als freie Künstlerin in Berlin. Mitglied des dor-
tigen Berufsverbandes Bildender Künstler. Amelung arbeitet eine Vielzahl ver-
schiedener Materialien in ihre Bilder ein und kreiert intensive, leuchtende Farbef-
fekte, die regelrecht von der Leinwand strahlen. Acryl und reine Pigmente als 
Farbkörper, pulvrig und körnig, werden mit ungewöhnlichen Materialien wie 
Modelliermasse, Sand, Asche und Marmormehl kombiniert. Einige Arbeiten wer-
den mit Abstufungen einer bestimmten Farbe genährt, um so den satten und 
reichen Ausdruck der dominierenden Farbe zu verstärken. In anderen Bildern er-
zielt sie außergewöhnliche überlagernde und reliefartigen Effekte, indem sie ein-
gefärbte Materialien in mehreren Schichten auf- und wieder abträgt, um die da-
runter liegenden Schichten wieder freizulegen und dem Bild eine haptische Be-
schaffenheit und ein Gefühl von Tiefe zu verleihen. Hauptsächlich widmet sich 
Andrea Amelung der zeitgenössischen, abstrakten Kunst. Das Leben von Ame-
lung ist geprägt durch Reisen zu vielen Schauplätzen rund um die Welt. Viele 
Eindrücke aus ihrem Leben und ihren langen Auslandsaufenthalten spiegeln sich 
in ihren Bildern wieder. Während dieser Zeit hat sie in ganz unterschiedlichen 
Ateliers, Werkstätten und Künstlerstudios gearbeitet und u. a. in den USA und 
Berlin studiert und sich weitergebildet. Ihre Arbeiten zeigt die Künstlerin seit 
1995. hat an verschiedenen Orten in Deutschland, Amster-
dam, New York und Lausanne in der Schweiz ausgestellt und zeigt Ihre Bilder 
Ende 2007 noch in Salzburg und Florenz. 

Andrea Amelung 

ANDREA AMELUNG (D),
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Rote Pigmente II”, Mischtrechnik auf Leinwand, 110 x 110 cm
”

Reiter und Tänzerin”, Mischtrechnik auf Leinwand, 120 x 120 cm
”
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Entflammt”, Acryl auf Leinwand, 180 x 200 cm
”

geboren in Niedersachsen, lebt und arbeitet als bildende Künstlerin im Wester-
wald. Seit 1975 künstlerisch tätig. Künstlerische Ausbildung an der Europä-
ischen Kunstakademie Trier und weiteren Ausbildungsstätten im In- und Aus-
land. Zahlreiche Ausstellungen und Ausstellungsbeteiligungen im In- und Aus-
land. 2005 Eröffnung eines Galerie-Ateliers im Medienpark Westerwald mit ei-
gener Dauerausstellung sowie Präsentation von Arbeiten anderer Künstler. In 
ihrem Werk wendet sich die Künstlerin Marli Bartling seit einigen Jahren ver-
stärkt hin zur Abstraktion in Mischtechnik, wobei die Acrylfarbe als solche die 
Grundlage bildet. Es werden Themen wie Bewegung, Spannung, Formen und 
Farbe in ihrer Vielfalt bearbeitet. Die Farbe wird als ständige Herausforderung 
angesehen und wirkt mit ihren symbolischen Bedeutungen auf den Betrachter 
und führt dessen Auge immer wieder auf neue Weise durch das Bild.

MARLI BARTLING (D),



Seestück 1”, Öl auf Leinwand, 140 x 200 cm
”

5

geboren 1964 in Oberhausen, lebt und arbeitet als bildender Künstler in Allens-
bach. Seit 1983 zahlreiche Ausstellungen und Ausstellungsbeteiligungen im In- 
und Ausland. Eckhard Besuden sagt über sich und sein Werk: „Ich bin nur Au-
todidakt. Seit ich denken kann, war die Mittagspause meines kranken Vaters 
für alle vier Kinder heilig. Wir malten größtenteils unter Anleitung meiner Mut-
ter, die vom Fach ist. Meine echten Bemühungen Künstler zu werden began-
nen, als ich mit vierzehn Jahren Bilder von Peter Kuckei in Emden sah, sie ende-
ten in einem künstlerischen Desaster. 1984 habe ich mich bei der HDK - aus 
meiner Sicht damals "die einzig wahre" Hochschule der Künste - in Berlin für 
ein Studium beworben. Der erste und einfachste Auswahlschritt bei der Bewer-
bung war die Einreichung einer Mappe. Damals malten alle deutschen Moder-
nen von Rang und Namen natürlich abstrakt. Ich reichte fotorealistische Zeich-
nungen ein. Abstrakt hatte ich die zehn Jahre davor gemalt und dürstete nach 
Neuem. Meine eingereichte Mappe kam mit einer Ablehnung zurück und auf 
Nachfrage wurde mir sinngemäß beschieden, dass fotorealistische figurine Dar-
stellungen im ausgehenden 20. Jahrhundert leider völlig out seien. Die Hoch-
schule hätte auch nicht die Zeit, die Versäumnisse der Schule aufzuholen. Kurz 
danach hatte Gerhard Richter in Amerika seinen Durchbruch, natürlich mit kon-
kreten Sujets. So wurde ich nur Maler und kein Künstler, aber malen muss ich 
eben. Abstrakt oder konkret? Da antworte ich gerne mit den Worten von Bru-
no Gatz: „Ja muss ich denn alles selber denken?“. Die Kunst und die Dekorati-
on schließen sich m.E. nicht kategorisch aus, sie kennen sich einfach nicht, sie 
haben aber keinerlei Antipathie, sie sind sich vielmehr völlig egal. Daher ist es 
kein Kunstmerkmal antidekorativ zu sein, wie es die 80er und die 90er noch 
postulierten. Dieses Dogma gilt nicht mehr -  jedenfalls nicht im angehenden 
Jahrhundert (...).”

 ECKHARD BESUDEN (D),

ONE MAN SHOW
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60 B”, Acryl auf Leinwand, 16
”

0 x 160 cm

Fische”, Acryl auf Leinwand, 200 x 100 cm
”
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geboren 1963 in Höxter, lebt und arbeitet in Mannheim. Studium der Litera-
turwissenschaft, Germanistik, Politikwissenschaft und Soziologie. Autor, Ver-
leger, Kritiker und Ausstellungsmacher. Bislang ist er u.a. mit zahlreichen Bei-
trägen zur Kunst und Kultur hervorgetreten sowie der Organisation von mehr 
als 100 Ausstellungen und Messen. Jurymitglied des Tijani-Regest-Kunst-

“
preises”. Akademisches Ehrenmitglied der ACCADEMIA INTERNAZIONALE 
GRECI - MARINO”, Vinzaglio (NO), Italia. 2000 eröffnete er u.a. die 2. Inter-

nationale Kunstmesse im Kongresshaus Zürich, 2004 die 6. Kunstmesse im-
pulse international Osnabrück”. Anfangs freie Malerei zusammen mit seinem 
Künstlerkollegen Gerold Maier, wobei teils großformatige Arbeiten in Öl auf 
Leinwand entstanden. Seit geraumer Zeit beschäftigt sich Claus-Peter Böhner 
-Fery mit der Konzeptkunst bzw. Installation, um Kunst faßbar, erfahrbar zu 
machen: KUNST ZUM ANFASSEN im eigentlichen Sinne des Wortes. Hierbei 
wird der Betrachter mitunter in den Kunstprozess einbezogen oder auch 
schlicht selbst zum Bestandteil des Kunstwerkes. Die Installation Vorsicht 
Baustelle  auf der KUNSTMESSE SALZBURG 2006 wurde von den Besuchern 
mit großem Interesse aufgenommen und enttaubisierte die Kunst gewisser-
maßen zu dem, was sie im wahrsten Sinne des Wortes auch ist: Handwerk 
und Prozess!

“
“

“
”

CLAUS-PETER BÖHNER-FERY (D),

Vorsicht Baustelle”, Installation, Salzburg 2006
"



Anfang”, Mischtechnik auf Leinwa  
"

nd, 100 x 100 cm
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1943 in Winterthur geboren, kopiert schon als 14j hriger alte Meister. 1958 tritt 
er in die Kunstgewerbeschule Z rich ein, die er 1963 als Grafiker ab-schliesst. 
Danach Lehr- und Wanderjahre in Spanien und Deutschland sowie
T tigkeit in verschiedenen Werbeagenturen, bevor er 1971 selbstst ndiger Gra-
fiker und Maler wird. Da er immer fter auf Reisen geht, h ngt er 1993 seinen 
Beruf an den Nagel und wendet sich ganz der Malerei zu. Seit 1987 wohnt und 
lebt der K nstler in seinem Atelier, mitten im Herzen der Stadt Z rich. Er hat in 
vier Dekaden erfolgreich an verschiedenen Orten in der Schweiz, in Deutschland 
und Finnland ausgestellt. Bruno Br lisauer malt die Natur, das Ph nomen Him-
mel und die Menschen in ihrer Beziehung zueinander. Auf einer Reise malt er 
nie, er ist viel zu sehr mit Sehen und Staunen besch ftigt. Erst zu Hause versucht 
er, das Erlebte zu verarbeiten und die Spannung der Motive dingfest zu machen. 
Sein wichtigstes Ausdrucksmittel hierzu ist, neben den Formen, die Wahl der 
Farben: Blau, Rot und Gelb, oft warme und nat rliche Grundt ne. Er experimen-
tiert gerne, seine bevorzugten Materialien sind Leinwand, Holz, Gouache, 
Dispersion, Sand und manchmal sogar Speise l, Gew rze oder Malventee. Im 
Laufe der Zeit sind seine Formate gr er und seine Formen eigenwilliger gewor-
den. Dabei berschreiten die Formen oft die Grenze vom Gegenst ndlichen zum 
Abstrakten. Br lisauer sagt ber sein Schaffen: Ich kann nie sagen, was ich 
male, wenn ich male. Ich fange einfach an.  Dabei kann es geschehen, dass er 
Bilder vernichtet oder bermalt, wodurch sich neue Strukturen oder Farbkombi-
nationen ergeben.

ä
ü

ä ä
ö ä

ü ü

ü ä

ä

ü ö

ö ü
öß

ü ä
ü ü

“
“

ü

BRUNO BRÜLISAUER (CH),
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Spirits of energy”, Mixed Media  
"

Series 3 Waves & winds, , 30 x 50 cm

 YOUNG-RAN  CHANG (KOR),

she was born 1954 in Seoul, Korea, living and working in Seoul. Professor of 
Craft Design College of Fine Arts the University of Suwon. She studied fine art at 
Ewha Womans University in Seoul (M.F.A and B.F.A). Since 1982 has held 11 
one-person exhibitions (Korea, Japan, USA etc.). Participated in more than about 
100 times local and international exhibitions.These work represent the personal 
feelings of my inner world by trying to express the inherent vitality of nature 
changing continuously with the progress of seasons.They express the rhythmical 
energy of nature and stream of ‘the vigor’ by matching a few techingues named 
oriental Blank image, collage and embroidery.  
Honors &  Awards:
06. The Judge, 06 International Fiber Art Biennale competition Lousanna to
    Beijing. Suzhou, China.
04. The Judge, ITAMI international craft competition exhibition. Japan.
04. Contemporary International Fiber Art biennale from Lausnne to Beijing.
    Received outstanding the honorable Award. Shanghai China.
Collections:
The University of Suwon, Kowoon Art Museum. Suwon, Korea.
La vie d’or Resort & Country Club. Suwon, Korea.
Young Jin Engineering Building. Suwon, Korea.
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Mitleid des Menschen”, Öl auf Sperrholz  
"

, 51 x 54 cm

geboren 1942, lebt und arbeitet als Künstler und Galerist in Venedig und Mari-
ano. Diplomiert beim Istituto d'Arte di Venezia, erhielt seinen Künstlergrad beim 
Liceo di Venezia, dann studierte er an der Accademia di Belle Arti als Lehrling 
von Bruno Saetti und später am Architekturinstitut der Universität von Venedig. 
Zahlreiche Ausstellungen und Ausstellungsbeteiligungen im In- und Ausland so-
wie Auszeichnungen. Seine Werke sind in wichtigen Sammlungen zu finden. 
Der Kritiker Carlo Milic hat Luciano Chinese unter die großen Spezialisten unse-
rer Zeit eingeordnet.

LUCIANO CHINESE (I),
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Multiple relation-traces”, Drypoint, etching, stencil  
"

, 90 x 60 cm

born in Seoul, Korea.  Graduated M.F.A of printmaking of Sung Shin Women’s 
University. Since 1986, has held 11 one-person exhibitions of printmaking, in-
stallation, painting, photograph. Participated in more than about 200 times local 
and international exhibitions. Awards special prize, excellent prize at the Korean 
contemporary prints public subscription and special prize at the 10th korean 
grand arts exhibition. In Mee-Ah Choe work, we see informal shapes. The artist 
compressed human emotions into “cells”, the most basic element of an orga-
nism. She minimizes emotions of hers and others without separating them as 
one unit. She also gives visual energy to their life by expressing emotions as li-
ving cell. On canvas, they are in the consecutive structure without a center or in 
a complicated structure without any order. The artist visits many different emo-
tions and tries to talk to them. To do so, she says, people keep a “Diary of emo-
tions”or write novels. Different emotions meet, cross each other or move to an-
other place in parallel. Some emotions start from one place and move to many 
different destinations and vice versa. Emotions on her canvas exist in complica-
ted net-like structure and show their diverse the nature.

MEE-AH  CHOE (KOR),
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Inward”, Mixed Media  
"

, 48 x 56 cm

SUNOK CHUN (KOR),

she was born in Seoul, Korea, living and working in New York. She 
studied  fine art at Sung Sin University in Seoul. She earn M.F.A from Pratt 
Institute at Brooklyn New York. Since then she devoted her art work. Solo 
and Group exhibitions: Second floor gallery at Brooklyn New York, Sony 
Spring group show, BMA Natman Room Brooklyn, NY, Subject matters, 
Asian American women artists alliance the Phoenix gallery New York City, 
Confluence of cultures. The rubell & norman schafler gallery brooklyn and 
New York City, Cornucopia woong chun gallery seoul korea, Nagoya parcd 7 
nagoya japan  and many other shows participated in United States and korea. 
Concept as complete freedom, space and limitation set the foundation for 
work. Paintings comprise antithetic elements as geometry and free gesture, 
there is a dialogue between rational straight lines and atmospheric areas of 
color with floating, gestural marks. Award: 1999 Seventh Annual Award From 
Chung Hun Art & Culture Org., Seoul, Korea1997 Certificate of Excellence in 
Studio Art, Pratt Institute, Brooklyn, New York Collections: Private Collections 
are at New York and Korea.

1967 
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Exit”, Öl auf Holz  
"

, gerahmt, 80 x 60 cm

geboren 1969 in Neustadt im Schwarzwald, entstammt einer weitverzweigten 
Künstlerfamilie, wuchs auf unter Malern und Keramikern und entschied sich 
- vielleicht gerade aus diesem Grund und trotz bereits früherer Neigung zur 
Malerei - zunächst für eine andere berufliche Laufbahn, die Schauspielerei. Nach 
abgeschlossener Ausbildung an der Freiburger Schauspielschule folgten einige 
Jahre Engagements an verschiedenen Theatern. Nun selbständig arbeitend, for-
dert seine Leidenschaft zur Malerei schlussendlich auch ihr Recht. Seiner Malerei 
widmet er sich in Deutschalnd und in Cornwall/England. Aus aktuellem Anlass 
sagt er im Juni 2007: „Freiheit ist ein grosses Wort. Oft benutzt und noch öfter 
missbraucht. Deshalb, wenn ich von meiner Freiheit spreche, ist sie vielleicht im 
Hinblick auf die Weltgeschichte nur eine klitzekleine, für mich aber - eine un-
endliche. Die Freiheit zu malen was ich will und wie ich will. Aber schon will 
man meine bescheidene Freiheit einschränken und sagt: „ Schön, aber das hat 
keinen Wiedererkennungswert.“ Ich sage: „Schön, aber ich male nicht für 
deinen Wiedererkennungswert. Ich male für mein Wiedererkennen, für meine 
Entwicklung, für meinen Lustgewinn und nicht, weil ich durch deinen Wieder-
erkennungswert vielleicht eher populär würde .“ Diese Freiheit mag für manche 
Menschen unbequem sein. Aber dennoch glaube ich, dass für andere Menschen 
in dem einen oder anderen Bild etwas erkennbar ist, was sie vielleicht mit nie-
mandem teilen, mit niemandem teilen wollen, noch nicht einmal mit dem Er-
schaffer. Und das „trotz“ und eben wegen dieser Freiheit und der Vielseitigkeit 
meiner Werke. Auf dass sie es auch weiterhin bleiben mögen.“

DOMINIK ELLWANGER (D),
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geboren 1956 in Regensburg und 1959 in Rosenheim, leben und arbeiten als 
bildende Künstler in Tuntenhausen/Dettendorf. Beide kamen bereits in jungen 
Jahren mit dem Thema Kunst in Berührung. Als man ihre künstlerischen Fähig-
keiten erkannnte, wurde dieses schon damals mit mehreren Ausstellungsbeteili-
gungen honoriert. Doch erst über Umwege fanden Ermani & Thaler in den 90er 
Jahren zur bildenden Kunst zurück. Zahlreiche Kunstprojekte, Ausstellungen und 
Ausstellungsbeteiligungen und die Gründung der Ateliergemeinschaft im Brixel-
hof folgten. Heute leben Ricardo Ermani und John Thaler zurückgezogen in 
Oberbayern und arbeiten gemeinsam als freie Installationskünstler. Seit gerau-
mer Zeit widmen sie sich der Malerei und der plastischen Arbeit mit Holz, Speck-
stein, Basalt, Marmor, Granit und diversen Metallarten. Ihre kreative Resonanz 
ist Basis und Triebfeder” ihrer gemeinsam geschaffenen Kunstform SPLASH-

“
ART: Synergie-Fluxus aus Bild und Skulptur. Themen, denen sich Ermani und 
Thaler in ihrer Kunst stellen, sind meist Momentaufnahmen aus dem Zeitge-

“
schehen”, welche den Menschen häufig in der Tiefe seines Innersten bewegen. 
Mit der Einheit aus Bild und Skulptur geben die Installationskünstler den Gefüh-
len ein eigenes Gesicht in Farbe und Form. Ihre Kunst erzählt visuelle Geschich-
ten, die dem Betrachter auf der Suche aus dem eigenen Dunkel” den Weg 

“
weisen. Im Mittelpunkt der Darstellung von SPLASH-ART steht meist der Mensch 
und das Leben in ihrer unendlichen Fülle an Möglichkeiten.

RICARDO ERMANI & JOHN THALER (D),

side-way”, Installation, Mischtechnik auf Leinwand, 180 x 80 cm 
"

& gelber Granit, schwarzer Basalt, Spiegel-Holz, 108 x 22 cm, 100 x 22 & 75 x 15 cm
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geboren 1946 in Oberösterreich, lebt als Maler, Kosmopolit und Universitätspro-
fessor in Linz. Von Linz nach Japan gingen Kristian Fenzls neueste Werke im Juli 
2007, auch Ausstellungen in der Hipp Halle Gmunden und der Schörflinger Ga-
lerie Zwach zeigen eindrucksvolle Farbreigen im Sommer 2007, die zu medita-
tiver Versenkung führen. Nach der vorjährigen Retrospektive im Stadtmuseum 
Linz – „dem Fenzlfest der Farben“ – haben neue Gemälde die Ateliers des hoch-
dekorierten Künstlers verlassen. Fenzl malt überwiegend in Oberösterreich, 
Wien und auf Mallorca. Was ihn nicht hinderte, die ehrenvolle Einladung zur 
Ausstellung am renommierten Goethe-Institut von Kyoto (Japan) anzunehmen. 
Kristian Fenzl ist Kosmopolit. In den sechziger Jahren studierte er an der Salz-
burger Sommerakademie. Zwei Sommer lang. Beide Male erhält er den Ehren-
preis der Stadt Salzburg. Später geht er mit Auszeichnung von der Wiener Aka-
demie für angewandte Kunst ab und für ein Jahr nach Südafrika. Die Malerei ist 
Fenzls Berufung, wenn ihm auch – wie er selbst sagt – das Design „ nur etwas 
dazwischen gekommen ist“. Er spezialisierte sich auf Brillen, bald folgten Stras-
senwalzen, Löschfahrzeuge und vieles mehr. Der Rest ist ein Stück Designge-
schichte. Österreichische Staatspreise, Red Dot Design Award (D), Professuren, 
Ehrendoktorwürden. Die Malerei war und ist Fenzls künstlerischer „Gegenpol“ 
zur Objekt- und Raumgestaltung. Er transportiert subjektive Emotionen in 
Klänge. Leidenschaften als Drippings, dann wieder gespachtelte Farbe, in der 
Fenzl sublimiert und besänftigt. Ein klassischer Fall von abstrakten Expressionis-
mus? Doch Fenzls Farblyrismus ist nicht abstrakt, sondern landschaftlich. „Land-
scapes“ auch der Name der neuen Zyklen, aber kein Abbild von Landschaften. 
Kristian Fenzl paraphrasiert, verdichtet was er sieht und fühlt.

KRISTIAN FENZL (A),

Landschaft”, Lack auf Leinwand,120 x 90 cm
”

Landschaft”, Lack auf Leinwand,120 x 90 cm
”
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Landschaft”, Lack auf Leinwand,120 x 90 cm
”

Landschaft”, Lack auf Leinwand,120 x 90 cm
”

Landschaft”, Lack auf Leinwand, 90 x 120 cm
”

Landschaft”, Lack auf Leinwand, 90 x 120 cm
”
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Gemeinsam unterm Sternenmeer”, Acryl auf Leinwand, 60 x 60 cm 
"

geboren 1962 in Wattwil in der Schweiz, lebt und arbeitet als bildende Künstle-
rin im schweizerischen Widnau. Bereits während der Schulzeit und die Jahre da-
nach hat Karin Frei-Noser mit Begeisterung gemalt und gezeichnet. Nach Besu-
chen von Zeichen- und Malkursen bei verschiedenen Künstlern sind Stillleben und 
Landschaftsbilder in Bleistift- und Tuschetechnik entstanden. Durch unglückliche 
Umstände hat die Künstlerin um 1984 das Malen vollständig aufgegeben. Erst 
1993, durch die Bearbeitung von Speckstein und Sandstein, hat Karin Frei-Noser 
wieder zur künstlerischen Arbeit zurückgefunden. Drei Jahre hat sie bei Ruth 
Zwiener die Kniffe der Specksteinbearbeitung erlernt. Anschliessend sind durch 
den Künstler und Bildhauer Urs Koller die Ideen der Sandsteinbearbeitung dazu-
gekommen. 1997 hat Karin Frei-Noser begonnen mit Öl und 1999 mit Acryl zu 
malen. Die Acrylmalerei ist zu einer grossen Leidenschaft geworden. Nebenbei 
entstehen  immer wieder Skulpturen aus Speckstein, Sandstein, Beton, Pappma-
chee oder Draht. Karin Frei-Noser sagt über sich: „Für mich ist Malen ein Aus-
druck der Seele. So wie jeder Tag neues an Eindrücken, Erfahrungen, Kontakten, 
Schwingungen, Veränderungen, Gefühlen und Gedanken bringt - so unterschei-
den sich auch meine Bilder und Skulpturen in Gefühlen, Gedanken, Formen, Far-
ben, Materialien, Stilrichtungen, Grössen, usw. Formen, Farben, Muster, Zahlen 
und Linien bleiben ein Thema. Und immer wieder fasziniert mich die Natur mit ih-
ren Farben und Lichtern, oder ich bin begeistert von Menschen und ihren Aus-
drücken. Aber auch Geschehnisse in der Welt, Naturkatastrophen, Gewalt oder 
einfach menschliche Probleme und Gefühle sind beteiligt bei den Ausdrücken 
meiner Arbeiten. Es ist nie mein Ziel etwas der Realität ebenbürtiges zu schaffen, 
denn dann könnte ich einfach die Fotografie zu Hilfe nehmen.“

KARIN FREI-NOSER (CH),
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Eule - verweilend & entgegensehend”, Sturmholz, 28 x 19 x 16 cm 
"

lebt und arbeitet als bildender Künstler in Salem. Zu seiner Bildhauerei sagt der 
Künstler: "Warum ich Skulpturen aus Sturmholz schaffe: Um Kunstwerke zu 
präsentieren, die für ihre Herstellung, Aussagekraft und Qualität Zeit benötigen. 
Diese Werke sollen den Betrachter in das Gefühl versetzen, dass er selbst Zeit-
räume bekommt, sich in den Kunstgegenstand zu versenken. Das schafft eine 
Alternative zur heutigen Beschleunigungs-Einstellung, in dem z.B. Werbe-Ob-
jekte innerhalb von 3 Sekunden gewechselt werden können. Das Publikum fühlt 
„förmlich“, wie bei der Betrachtung der Werke Augenblicke beginnen, zu Minu-
ten zu werden. Um Kunstwerke zu präsentieren, die den Betrachter eher aufhei-
tern, die ein positives Abbild des Lebens und der Natur darstellen, aber trotzdem 
auch konstruktive kritische Aspekte beinhalten können. Damit erhalten Men-
schen, welche die Norm-Einstellung nicht teilen, dass negative Aussagen das In-
teresse der Menschen stärker beeindruckt als positive Ereignisse, eine sinnvolle 
Alternative. Um durch die Präsentation der Kunstwerke Möglichkeiten zur Be-
gegnung von Menschen mit unterschiedlichsten Charaktereigenschaften und 
Einstellungen zu schaffen. Dabei kann es zur Entdeckung von Gemeinsamkeiten 
in der Betrachtungsweise eines Werkes kommen. Die dadurch mögliche Kommu-
nikation schafft Momente des Zuhörens, der Toleranz, oder des Verstehens des 
anderen Standpunktes. Um durch die Präsentation der Kunstwerke eine Atmos-
phäre der ansteckenden Inspiration, Kreativität und Wärme für das Publikum zu 
schaffen, worin sie sich wohl fühlen. Dadurch können sie etwas wieder finden, 
was sie längst verloren geglaubt haben (...).”

GEORG FREUNDORFNER (D),
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education and training, place  

The abstraction theme used in Koray Gelisens pic-
tures need to be studied within 3 different periods.  In the first period, when 
evaluating the abstract-extravert pictures, you witness a performance which is 
more influenced and affected by psychological factors. In the second period we 
witness a move from the more sub-conscious based pictures used in the first 
period to paintings based on sci-fiction (space, geometry etc...) and more syste-
matic data. These paintings are based on city plans and projects. The surface of 
the picture turns to a single colour; representing the life in a city. Both types of 
paintings described above show a change to the other periods. The paintings in 
the third period can be described as sub-conscious paintings. Paintings with no 
story, all foreign elements are removed and the picture is only a statement of 
himself. A painting can only be perceived in the dimensions (colour, light, shape) 
that we see it in. In these types of work the things taken from the image can 
make the painting foreign to its own elements. The picture creates the vision 
using its own components and therefore, blocks the viewer’s imagination. In a 
sense, these pictures “rescogito” are full of thoughts with no objects or objects 
not turned to thoughts. The situational objects based on city planning that we 
saw in the second period “resextansa” are not seen in these paintings. They 
contain messages with no stories. In order for these pictures not to be bombar-
ded by material from the sub-conscious and to allow them to be shaped freely, 
2 layers of emotional bursts have been applied. Those strokes and marks formed 
through intense concentration are then continued with less concentration. Col-
our scales used in pictures reflect psychological factors such as love, hope and 
disappointment. The questioning of the sub-conscious is passed on to the tuale. 
This provides the painting with the feeling of having lived what is being shown.  
Psychological factors are better explained and the truth is easier to grasp with an 
abstract painting (...).”

: Mimar Sinan University/Fine Arts. Highest qualifi-
cation: MSC-1994. Degree Details: June 1990. Many Exhibitions. Caner Karavit 
about Koray Gelisens work: 

“

¸  (TR),KORAY GELI ENS

“
O.T.”, Mixed Media, 87 x 100 cm

¸¸
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geboren 1943 in Polen, lebt und arbeitet seit 1980 als bildender Künstler im 
Fürstentum Liechtenstein. Schon früh entdeckte Adam Glinski für sich die Male-
rei und das Schreiben. Zahlreiche Ausstellungen, Ausstellungs- und Messebetei-
ligungen im In- und Ausland. Über seine Arbeit sagt Adam Glinski: „Ich male 
und zeichne eher spontan aus dem Bauch heraus, aber auch durchdacht. Dabei 
entstehen die einerseits konstruierten und andererseits zufälligen, sowohl abs-
trakten als auch gegenständlich anmutenden Bild-Formen (Linien, Flecken, Leer-
räume, Farben usw.), die für mich sowohl typisch als auch untypisch sein kön-
nen. Diese Bilder sind für mich Zeichen, Gleichnisse über das, was mich bewegt 
und interessiert, was aber einigermaßen verborgen und unsichtbar bleibt und 
entdeckt werden kann. Die „verschleierten“ Bilder finden meistens ihre nächste 
Form „darüber“ in reflektierenden, bilddeutenden Texten und Titeln über den 
Sinn des Bildes. Die Texte werden dabei verschieden platziert: hinter dem Bild, 
neben dem Bild, im Bild selbst. Ich versuche, die Bilder mit ihren halbgezeigten 
und halbversteckten Aussagen bereits im Prozess des Malens und Zeichnens und 
danach in eine erklärende Form zu bringen. Ich empfinde meine Bilder als Worte 
und meine Worte (Texte) als Bilder. Ich habe ein Gefühl, dass es mir dabei the-
matisch (psychologisch, philosophisch, theologisch) um den Übergang von der 
traurigen zur frohen Botschaft geht. Bis jetzt male, zeichne und schreibe ich vor 
allem mit Acryl, Öl, Tusche, Tinte, Bleistift, Filzstift usw. meistens auf viereckigen 
Unterlagen (Leinwand, Karton, Papier oder auch Folie) grundsätzlich selbständig, 
gelegentlich im Zusammenwirken mit Anderen, wobei sich das „Fremde“ mit 
dem Eigenen und das Eigene mit dem „Anderen“ verbinden kann.“

ADAM GLINSKI (FL),

Der rote Vogel will ins Zentrum”, Acryl auf Leinwand, 130 x 100 cm
”

ONE MAN SHOW



21

Ying-Yang, zwei SAM - EINs”, Acryl auf Leinwand, 101 x 130 cm
”

Und seine Braut”, Acryl auf Leinwand, 131 x 102 cm
”
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Wir sind nur Teile des Ganzen I, II, III”, Triptychon, Öl auf Leinwand, je 100 x 100 cm
”

RENATE M.F. GÜNTER (D),

geboren 1949 in Mannheim, wo sie noch heute als bildende Künstlerin lebt und 
arbeitet. Renate M.F. Günter absolvierte sechs Semester an der Kunstschule Karl 
Rödel und der Freien Akademie Mannheim. Sie beschäftigte sich während und 
nach  dem Studium vorwiegend mit Zeichnung, Druck und Malerei später auch 
mit Fotografie. 1997-2001 Kunststudium an der Kunstakademie Rhein-Neckar in 
Mannheim. Portrait und Aktstudien bei Professor Eberwein und Walter Stallwitz, 
Abschlussarbeit "Mensch kontra Natur". In ihrer fotorealistischen Malerei wie 
auch bei ihren Fotoarbeiten stehen meist Mensch und Umwelt im Vordergrund. 
Die scheinbare Idylle irritiert und erst ein weiterer Blick fördert die Schärfe der 
alles andere als harmlosen Kritik zu Tage. Die Illusion von schöner heiler Welt 
erfährt scheinbare Kratzer. Ihre Technik ist fast durchgehend Öl auf Leinwand 
und gewollt präzise, um kritische Aspekte zu verdeutlichen. Die Fotografie als 
zweites Medium zeigt oft Froschperspektive und spielt manchmal mit Schärfe 
und Unschärfe. Renate M.F. Günter hat zahlreiche Ausstellungen und Ausstel-
lungsbeteiligungen im In- und Ausland absolviert und wurde für ihr Werk bereits 
mehrfach ausgezeichnet. Die Künstlerin  sagt über ihre Arbeiten: „Meine 
Arbeiten sollen Dinge zum Ausdruck bringen, die durch Naturentfremdung des 
modernen Menschen entstehen. So ist mein Thema meist Pro und Kontra - 
Mensch - Natur. Daraus entstehen Arbeiten, die sich z.B. mit Gentechnik - Natur 
beschäftigen oder aber dem Klimawandel wie auch über deren Folgen. Es kann 
aber auch "Wasser" sein als Lebenselixier oder verheerende Macht. Eine beson-
dere Aussagequalität kann auch die Berührung eines Grashalms enthalten. Mein 
künstlerisches Anliegen ist Malerei und Aussage kompatibel zu machen.“
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Wer bin ich?”, Foto-Collage, 40 x 50 cm, (gerahmt)
”

PETRA D. HEINRICH (A),

geboren 1966 in Klosterneuburg (NÖ), lebt und arbeitet als künstlerische 
Fotografin in Salzburg. Autodidakt. 1997 Teilnahme an der Internationa-
len Sommerakademie Salzburg. 2005/06 Fernlehrkurs Fotografie am In-
stitut Humboldt in Wien. Petra D. Heinrich über ihre Kunst: Meine Bil-

“
der/Fotografien sollen nicht nur die Realität wiedergeben, sondern auch 
Freiraum für die Fantasie lassen.” Die Arbeiten werden mit einer Canon- 
Spiegelreflexkamera oder einer Lomo-Kompaktkamera gemacht. Teil-
weise sind es zusammengestellte Collagen, nochmals fotografiert und 
mit Photoshop weiterverarbeitet. Die Teilnahme an der KUNSTMESSE 
SALZBURG 2007 verdankt Petra D. Heinrich größtenteils der freundlich-
en Unterstützung durch den Kulturfond der Stadt Salzburg. 
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geboren 1964 in Stuttgart, lebt und arbeitet als Malerin in Berlin. Seit einigen 
Jahren beschäftigt sie sich mit dem menschlichen Ausdruck und so entstand 
der Werkzyklus „Köpfe“. Dabei geht es ihr nicht um die realistische Darstel-
lung von menschlichen Portraits, sondern um das, was sich dahinter verbirgt. 
Zahlreiche Ausstellungen und Ausstellungsbeteiligungen in Berlin, Hamburg, 
Stuttgart etc. Die Ölmalerei ist Leidenschaft und auch 
immer ein wenig ein Kampf um Authentizität.

Heike Huismanns 

HEIKE HUISMANN (D),

Kopf I”, Öl auf Leinwand, 55 x 70 cm
”
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Kopf  XI”, Öl auf Leinwand, 55 x 65 cm
”

Kopf IX”, Öl auf Leinwand, 50 x 70 cm
”
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Lustvolles Happening”, Wasserfarben auf Papier, 40 x 59 cm
”

lebt und arbeitet als bildende Künstlerin in London. 1967-72 Studium der Freien 
Malerei u.a. an der Hochschule für Bildende Künste bei Prof. Hans Kuhn. Zu-
sammenarbeit mit dem Designer Luigi Colani. Arbeitsschwerpunkte: Acryl auf 
Leinwand, Seidenmalerei, Aquarellstifte und Wasserfarben. Zahlreiche Ausstel-
lungen und Ausstellungsbeteiligungen im In- und Ausland. Die Malerei kommt 
für die Künstlerin einem ganz eigenen Medium gleich, mit dessen Hilfe sie ihre 
persönlichen Geschichten erzählt. Hier wird der Malprozess als Möglichkeit der 
individuellen Befreiung begriffen: „Durch meine Bilderwelten konnte ich die 
überwältigende Gefühlswelt, die auf mich einstürmte, ordnen und im Zaum 
halten“, so Elke Jade Jakubowski. Kunst also als Möglichkeit der Durchdringung 
des „großen Welttheaters“. Weiter heißt es bei Elke Jade Jakobowski: „Inspira-
tion spielt bei mir eine große Rolle. Sie kann in der Natur liegen, in der Aus-
strahlung von Menschen oder sie kommt aus meinem Innersten, aus Empfin-
dungen, Erlebtem oder schlicht Träumen...die Malerei gereicht mir als ureigen-
stes Mittel, die Welt – meine Welt – zu zeigen, wie ich sie sehe.“

ELKE JADE JAKUBOWSKI (D/GB),
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Eine Schnecke weiß von der Geschwindigkeit, die sie nie erreichen wird: Traurigkeit", Öl auf Leinwand, 110 x 90 cm
"

geboren 1958, lebt und arbeitet als freischaffender Maler und selbständiger
Musikpädagoge in der Nähe von Hamburg. Studium der Musik, Kunst, Philoso-
phie sowie Literaturwissenschaft in Hamburg. Die Arbeiten entstehen vorwie-
gend in Öl und Aquarell. Michael Jansen verbindet in seinen Bildern zwei Ele-
mente gleichzeitig: auf der einen Seite die surrealen und phantastischen Gedan-
ken, auf der anderen Seite die visuellen und geometrischen Beeinflussungen auf 
den Blick in eine große Tiefe. Die Verbindung dieser beiden künstlerischen Kom-
ponenten miteinander soll eine Herausforderung an den Betrachter darstellen, 
die Möglichkeit dabei herauszufinden, dass es in einer Welt der ständigen Ver-
einfachungen auch Sinn machen kann, sich wieder einmal komplizierten Dingen 
zu stellen, denn Einfachheit (Leichtfassung der Leichtfassung) führt uns alle auf 
den Weg des Stumpfsinns und der verloren gegangenen Ideen, wir brauchen 
doch den Mut, diesen Weg irgendwie und irgendwann zu verlassen. Der Blick in 
die Tiefe erklärt jedem seine eigenen phantastischen Chancen, wir müssen uns 
befreien aus der Welt der begrenzten Illusionen. Entscheidend bei den Bildern ist 
die persönliche Betrachtungsweise und die richtige Sichtweise, die von traum-
haften Momenten unterstützt werden sollte. Michael Jansen bezeichnet seinen 
Stil somit als „Impressionistisch visuellen Surrealismus“. Jedem einzelnen Be-
trachter bleibt stets genügend Freiheit, sich auf eigene empfindsame Weise dem 
Bild und seiner Aussage zu nähern. Unterstützt wird die Bildaussage mit einem 
kleinen Text, der zu jedem Bild von dem Künstler verfasst wurde. Text und Bild 
sollen eine Einheit bilden, aber der Text dient nicht als Interpretation. Michael 
Jansen hat bereits an vielen Einzel- und Gruppenausstellungen im In- und Aus-
land teilgenommen und war auf einigen Kunstmessen vertreten. Er wurde mit 
zahlreichen Kunstpreisen ausgezeichnet.

MICHAEL JANSEN (D),



28

Light & fome 5”, Vinyl resin
"

, 450 x 130 cm

KYONG-HWA  JUN (KOR),

1967 born in Seoul. Graduated B.F.A and M.F.A in Fine Arts, Ewha Womans 
University. 4 times one man shows of fiber art, installation. Participated in more 
than about 60 times local and international exhibitions (Seoul, Japan, U.S.A. Aus-
tria). Awards special prize at 21st, 22nd, 23rd, 25th The Grand Art Exhibition of 
Korea and Ewha fiber art Awards. Some Works owned by Private Collector. I am 
using vinyl resin as a medium. It makes vinyl yarn of fiber material. It is very deli-
cate and soft but the texture is cool and feels like metal. The texture of the fiber 
creates the illusion of space and form by reflection of light. The direction of light 
is affected in new form and new texture. My works express ideas of oriental reli-
gious. It shows geometrical form. Straight line, Curve and Circle of white and 
black is significant of oriental conception. 
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Unsaid diary”, Mixed Media
"

, 34 x 25 cm

born 1954/ San-Jung Heights Villa 2-201, Gu-Gi-Dong 51-7, Jong-Ro-Gu, 110-
011, Seoul, Korea; B.F.A in Fine Arts, Painting Dept.of Seajong University/M.F.A 
in Fine Arts, Painting Dept.of Seajong University/ M.F.A in Fine Arts, Printmedia 
Dept.of Graduate School in Sungshin Women’s University/ Solo Exhibitions of 12 
times/ more than 250 times of overseas & domestic Exhibitions include Internat-
ional Art Fairs in Spain & New York, Explain of work: selects the objects reflec-
ting the ontological cognition of her life and therewith, uses the unique refined 
senses of her own to depict the traces of the past time on her canvas; in short, 
her paintings reveal some unique viewpoints and emotional lingering. Expressed 
her philosophical meditation and emotional images in her formative world. Her 
usual works show her refined senses, but these mail art works reveal a medita-
tive refined sense of forms. Her unique aesthetic works are the lyrical messages 
created by ontological fragments; they are reduced to an artistic space reconsti-
tuting the aesthetics for us. The letter envelope shown in her work is not simply 
selected as a mail. It symbolically contains textures with the traces of time” and 

“
texts”. Namely, it is a source of the author's artistic inspiration. 

“

MEEN-JEONG KIM (KOR),
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Was übrig bleibt II”, Digitaldruck, 50
"

 x 50 cm

geboren 1970 in Dernbach, lebt und arbeitet als bildender Künstler in Baden- 
Württenberg. Durch seine Ausbildung zum Kommunikationswissenschaftler 
setzt Thomas Klein seine Umwelteindrücke in fototechnische Arbeiten um. Über 
seine Arbeit sagt der Künstler: „Medienwelt impliziert, dass es keine objektive 
Wirklichkeit für uns gibt. Unsere Erkenntniswerkzeuge, Sinnesorgane (Sinnes-
täuschungen) und unser eingeschränktes Denken ebenso wie unsere technisch-
en und wissenschaftlichen Hilfsmittel sind für eine objektive” Erfassung nicht 
geeignet. Wirklichkeit ist relativ”. Lagen die Schwerpunkte seiner vergangenen 
Arbeiten in der gänzlichen Auflösung und Manipulation der von ihm dargestell-
ten Wirklichkeit, so tritt er immer mehr als stiller Beobachter hinter seiner Kame-
ra zurück. Hierbei  stellt er collagenhafte Abbilder der Realität dar, wobei nicht 
die Darstellung der Realität das Wesentliche ist, sondern die Realität der Darstel-
lung. Das vermeintliche Original wird vorsichtig hinterfragt, manchmal nahezu 
aufgelöst. Die digitale Fotokopie wird somit ein weiteres, oder aus der Sicht des 
Künstlers, sein eigenes Original der Wirklichkeit, was den Dialog mit dem Be-
trachter sucht.

„

THOMAS KLEIN (D),
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Waben V”, Digitaldruck, 50 x 23 cm
”

Was übrig bleibt III”, Digitaldruck, 37
"

 x 119 cm
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O.T.”,  
"

Acryl auf Leinwand, 100 x 100 cm

„Meine Bilder sind Produkte der Erinnerung, der geistigen und seelischen Erfah-
rung sowie des inneren Wieder-Erlebens prägender Ereignisse”, beschreibt die 
1956 in Berlin geborene, heute in Polch (Eifel) lebende Malerin selbst den Ent-
stehungsprozess ihrer Werke. Dabei bezieht sie ganz bewusst den Zufallsmo-
ment als kompositorischen Gestaltungsfaktor ein: Ich skizziere selten und ar-
beite sehr intuitiv”, so Petra Klos, ich fange ohne konkreten Plan und Inhalt 
des Bildes an und zeichne oder male …nach meinen Impulsen.” Zugleich betont 
die Künstlerin, dass sie die gesamte Bildfläche als nach allen Seiten hin offenes 
Feld” betrachtet, auf das sich ihre Malerei ausdehnt, so dass viele ihrer Arbeiten 
– trotz ihrer durch das Format vorgegebenen Begrenzung – als Ausschnitt aus 
einem größeren Ganzen erscheinen. Bei all dem bevorzugt Klos die Einfachheit 
in der Form und zielt konsequent auf die Wirkung von Kolorierungen und Struk-
tur in der Fläche ab, wobei neben Erdtönen die Farbe Rot eine wichtige Rolle 
spielt.

„
„

„

PETRA KLOS (D),
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Ola luna”, Mischtechnik  
"

auf Leinwand, 50 x 50 cm

geboren 1945 in Brehna, lebt und arbeitet als bildende Künstlerin in Holzkirch-
en. Sie stellte in München, Holzkirchen, Tegernsee, Salzburg, Graz und Otterfing 
aus. Außerdem wurden zwei Bilder von ihr für ein Buchcover und für die Titel-
seite eines Verlagsprospektes verwendet. Heidi Krementz malt bevorzugt 
Wasser-spiegelungen, perspektivisch verzerrte Häuser, Brücken, schemenhafte 
Men-schen und Bibelmotive, in denen sie reine Enkaustik verwendet. Viele Bilder 
ent-stehen aber auch in einer Kombination aus Acryl und Wachs. Heidi 
Krementz malt, um ihren Mitmenschen eine ungewöhnliche Welt zu zeigen, 
eine Welt in der die Perspektiven so verändert sind, daß der Betrachter in 
Verwunderung da-rüber gerät, wie anders gewohnte Dinge erscheinen können.

HEIDI KREMENTZ (D),
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Großstadt im Nebel”, 
"

Öl auf Leinwand, 80 x 60 cm.

geboren 1935 in Berlin als Tochter des Kunstmalers Walter Schonteich, lebt und arbeitet 
als bildende Künstlerin in Marktleuthen. 1957 Abitur in Köln. Nach Aufenthalten in Amster-
dam und Hannover nun wohnhaft im Fichtelgebirge. Einjähriger Kurs der Malerei an der 
Fernakademie in Darmstadt. Sonst Autodidaktin, die mit Hilfe von Büchern, eines sehr er-
fahrenen Vaters und viel Experimentierfreude sich immer weiter entwickelt und entfaltet. 
Seit 1985 intensive Beschäftigung mit der Malerei. Schwerpunkt: Ölmalerei. In den letzten 
Jahren wurde das künstlerische Spektrum erweitert um die Techniken farbige Klebefolien 
auf Plexiglas, Enkaustik auf Leinwand, Tuschearbeiten und Arbeiten mit Kreide auf Lein-
wand und Papier. Insbesondere die klassischen Ölfarben - aber auch die farbigen Klebe-
folien - erlauben durch den Einsatz von kräftigen Farben (selbstgemischte Öl-Pigmentfar-
ben) ausdrucksstarke Motive zu verwirklichen. Je nach Abstand des Betrachters kommen 
immer neue Einzelheiten zum Vorschein, welche aber bei oberflächlicher Betrachtung ver-
borgen bleiben. Die Kombination der klassischen Ölfarben mit dem Untergrund Aluminium 
resultiert aus einer ganz eigenen Ausstrahlung der Werke, die insbesondere mit den Farben 
Blau oder Schwarz ausdrucksvoll wirkt. Die Enkaustik-Arbeiten lassen durch den Einsatz die-
ser speziellen Technik die Dynamik der Natur in Form von Landschaften und Jahreszeiten 
sich voll in den Werken entfalten. Eine wichtige Rolle in den Werken Bärbel Laenens spielen 
die Themen Religion und die Enstehung sowie die Vergänglichkeit vom Leben auf der Erde 
bis zum Universum. Teilnahme an zahlreichen Ausstellungen in der oberfränkischen Region, 
wie z.B in Bayreuth, Hof/Saale, Kulmbach, Rehau, und Selb. Im November 2003 und 2005 
Teilnahme an der Biennale Florenz, die 2003 unter der Schirmherrschaft der UNO unter 
Kofi Annan stand. 2005 und 2007 Teilnahme an der Palm Award  Ausstellung der Art-
Domain-Gallery in Leipzig und Präsentationen in der Galerie Böhner in Mannheim sowie 
Teilnahme an der Kunstmesse in Salzburg.

““

BÄRBEL LAENEN (D),
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The Sad History”, Mixed Media
"

, 130 x 110 cm 

born in Gyeounggy, Korea. Graduated the fine art of Hongik University, Seoul, 
Korea (Bachelor of Art), University de Paris, France (Master of Art), Han-yang 
University, seoul, Korea (Doctor of Art). And he is a professor, department of 
fine art, Suwon University, Korea. Since 1991, has held 26 one-person exhibi-
tions of painting. Participated in more than about 100 times local and interna-
tional exhibitions: N.Y. Art Expo, Geneve Art Fair, 7th, 8th China Beijing Art Ex-
po. Art 2000 Osaka Art Miami 2000 Art Fair, Art palm beach '99 Art Fair, Circuit 
Exhibition of Korea Modern Art in Germany, etc. Awards The 8th China Beijing 
Art Expo. Gold Medal, The 7th: Silver Medal, etc. Works are Possessed by Follo-
wing Museum or Galleries: Korea National Modern Art Museum, WMBC TV Sta-
tion at New York, Brunei Royal Museum, The National Gallery of Australia, etc. 
He has been dedicated himself in an artwork creating paintings with collage 
technique by application of old books and an objet artistic work for more than 
ten years. 

JAE-BOK LEE (KOR),
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Imagination”, Mixed Media
"

, 162 x 130 cm 

born in Suwon, Korea. Graduated Kyonggi Universty (painting) in Korea and at 
Brera Academy (painting) in Milano, Italy Participated in Socrates-Erasmus Pro-
gramm of  Akademy  Muenchen, Germany. She has held 6 times solo exhibi-
tions (Seoul, Suwon, Milano, Munchen etc.) and participated in Shuroop project 
The power of Asia”, Daegaurung Art festival, Divising image of artist & poet” 

and Shoeholic in Seoul“ etc. Woo-Sook Lee works about dreams. She dreams 
of the nature, in which she finds various symbols of reality. Competition: 1999
Premio Art Contermporano Carimate (Italy): Award 1997 XIX° Premio, Contem-
porano Art of Monza (Italy); Award -Collections- LG (Ltd) & Seravel private col-
lections works

“ “
“

WOO-SOOK LEE (KOR),



37

Meditation 3”, Bronze
"

, 80 x 60 x 37,5 cm 

born in Suwon and works in Suwon, Korea BFA and MFA at Sung-shin Univer-
sity (sculpture), Seoul, Korea, 10 times solo exhibitions. Participated in group 
exhibition more than 300 times. Youn-Sook Lee works about message of the 
nature, the human and the life. The subject matter of her works is a twig with 
sprouts out of a book (as a symbol of the bible) and a liquor bottle. Collection:
Suwon Art Center, Kyunggido Museum of Art, Batanggol Art Museum, Total 
Museum of Art and  Suwon University in Korea, etc.

YOUN-SOOK LEE (KOR),
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Tmagination”, Mixed Media, 162 x 130 cm 
"

Artist Mi-Kyung Lee was born on Nov. 1964 and is now concentrating on textile 
design works at Seoul in Korea and also working as an instructor at Sang Myung 
University at Seoul and a design director at Iljin Textile Co. She majored in textile 
design at Lombardia University, Italy and after returning to home, she acquired 
Ph. D. of Science at the graduate school of design in clothes of Kyung Hee Uni-
versity, Korea. She held six invitation private exhibitions in Germany and Korea. 
In addition, she displayed her works through overseas-group exhibitions along 
with several society exhibitions in UK, France, Italy, Japan and other countries. 
Unlike other artist´s works, distinctive feature which her works have is that she 
expresses the lyrical image that nature has by using moderate colors, and puts it 
into an unlimited formativeness, which leads to creative and exquisite expressi-
ons. From this process, she ultimately produces a mutual response between na-
ture and human beings of her own. Proponse Agency and CUC Publishing Co. in 
Seoul have now collected her works. And her works were also accepted for the 
Modern Arts Fair.

MI-KYUNG LEE (KOR),

Profound of nature 4”, Polyester
"

, 86 x 116 cm
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Nevada”, Mischtechnik auf Leinwand
"

, 90 x 90 cm 

geboren 1951 in Aachen, lebt und arbeitet als bildende Künstlerin in Wernets-
hausen bei Zürich. Kontinuierliche Aus- und Weiterbildung in Intensivkursen und 
bei verschiedenen Dozenten. Seit 2000 zahlreiche Ausstellungen, Ausstellungs-
und Messebeteiligungen im In- und Ausland. Über ihre Arbeiten sagt Inge Lou-
ven: Ich liebe das Pendeln zwischen Materialien und den unterschiedlichen He-“
rausforderungen von Malerei und keramischem Gestalten. Beim Malen ver-
mischen sich innere Bilder mit den Formen und dem Spiel der Farben in meiner 
Umgebung. In meinen Werken schimmern meine Stimmungen, Freuden und 
Erlebnisse durch. Sie enthalten Spuren meiner Nachdenklichkeit, Melancholie 
und meiner Wünsche, lassen Betrachtern aber auch Raum für eigene Fantasie 
und Gefühle. Die Arbeit mit verschiedenen Ton-Arten ist für mich ein sinnliches 
Vergnügen, bei dem Sehen und Fühlen intensiv verschmelzen. Die Harmonie 
von Linien und Formen fasziniert mich. Im weiblichen Körper manifestiert sie 
sich in unendlich vielfältigen Nuancen. Weiblichkeit ist darum ein endloses The-
ma für meine Skulpturen.”

INGE LOUVEN (CH),



Jean-Paul-Satre Wörter”, Mixed Media auf Leinwand, 100 x 100 cm 
"

40

1949 in Karlsruhe, an der französischen Grenze, geboren, ist Magold in einer 
Welt der modernen Kunst aufgewachsen. Sein Vater, Maler der Akademie der 
Bildenden Künste in München, gab ihm vieles weiter, insbesondere die Bega-
bungen, Emotionen, Lyrik impulsiv abstrakt und Frauen leidenschaftlich expres-
sionistisch zu malen. Er lebt in Deutschland und in der Schweiz. Rainer Magold 
ist heterogen in seiner Vielseitigkeit, beherrscht viele Techniken (Öl, Aquarell, 
Acryl, Tusche, Gouache, Schellack u.v.a.), ist aber immer homogen und konse-
quent in der mystischen Thematik.„Primat der Farbe – Abstrakter Expressionis-
mus: Die Farbe fließt, strömt, sprüht wie Gischt, ballt sich wolkenartig zusam-
men oder zieht eine kalligraphische Spur. Stoffliche Präsenz und offene Mal-
weise charakterisieren Magolds Malerei, bei die Farbe stärkster Ausdrucksträger 
ist.“ Dr. U. Hauser-Suida, In an absolutely unique way Magold paints a great “
diary of emotions. It holds very material snapshots of the artists interior 
reflections of a subjective life.” Dr. Vagt-Beck

RAINER MAGOLD (D),
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geboren 1970 in Eppingen, lebt als bildender Künstler in Mannheim. Zahlreiche 
Ausstellungen, Ausstellungs- und Messebeteiligungen im In- und Ausland. Bei 
Gerold Maiers neuesten Arbeiten sind die Gegenstände aufgelöst, sie haben dem 
Atmosphärischen, dem Emotionalen, dem Inneren des Künstlers weichen müs-
sen. Pastellene, lichte und damit zugleich optimistisch anmutende Farben und 
Raum haben an Bedeutung gewonnen, der Pinsel musste dem Spachtel das Feld 
überlassen. Auffällig ist auch, dass die Bilder keine Titel mehr aufweisen, wollen 
sie doch dem Betrachter Freiraum zur spielerischen Assoziation lassen. Durch das 
Gefühl, die pastellene Farbe sowie den konkreten Spachtel wird ein Malprozess 
in Gang gesetzt, der die Ratio ausschaltet, das Übernatürliche forciert, um in ei-
nen Zustand der Schwerelosigkeit zu gelangen, der es dem Künstler ermöglicht, 
sich gänzlich gehen zu lassen, mit Dingen zu spielen, alles Störende zu beseiti-
gen, das MUSS muss wegfallen. Gerade der Malvorgang als solcher, die Prozess-
haftigkeit des Tuns sind in der freien Malerei von entscheidender Bedeutung. 
Maiers Bilder bedürfen nicht der konkreten Beschreibung, sondern unserer Fan-
tasie und Eingebung, um die Spachtelspuren Zug um Zug zu ergründen. 

GEROLD MAIER (D),

O.T.”, Öl auf Leinwand, 50 x 70 cm 
"
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O.T.”, Öl auf Leinwand, 50 x 50 cm 
"

O.T.”, Öl auf Leinwand, 50 x 50 cm 
"



Sitzende”, Aquarell, 32 x 41 cm 
"

43

geboren in Lustenau, Kunstausbildung am Kloster Marienberg bei Bregenz und 
beim österreichischem Maler H. Gasser. Meisterschülerin der Akademie Esslin-
gen, Studien in altmeisterlichen Techniken nach Prof. Dr. S. Hahn und Dr. Jaques 
Maroger, Leiterin der Dependance. Lehrtätigkeit in Aquarell, Öl und Gouache. 
Zahlreiche Ausstellungen und Ausstellungsbeteiligungen im In- und Ausland. 
Über ihre Arbeit sagt Irmgard Rosa Maria Maurischat: „Meine Bilder sind 
romantische Augenblicke voller Zauber, Emotion und Sinnlichkeit, die subtil mit 
harmonischer Eleganz verführen und Räume verändern wollen.“

IRMGARD ROSA MARIA MAURISCHAT (A/D),
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MATTHIAS NEUTHINGER (D),

geboren 1959, lebt und arbeitet als bildender Künstler in der Pfalz. Grafik-
Design-Studium an der Fachhochschule Mainz. Langjährige Tätigkeit im Bereich 
Modedesign-Couture. Entwürfe, Schnittdesign und Fertigung im eigenen Atel-
ier. In der bildnerischen Auseinandersetzung sieht Neuthinger seinen Schwer-
punkt in der Verbindung von Malerei und Zeichnung. Die Arbeiten entstehen 
vorwiegend in Acryl und Ölkreide. Matthias Neuthinger setzt sich intensiv mit 
dem Prozess der Auflösung auseinander. Dabei entstehen durchaus bunte und 
farbenfrohe Bilder, Fantasiewelten gewissermaßen, denen ein persönlicher In-
halt zu geben gerne dem Betrachter selbst überlassen ist. Die neueren Arbeiten 
offenbaren die Faszination des Künstlers für Figürliches, formal und inhaltlich. 
In mehreren Farbschichten überlagert entstehen während des Malprozesses 
Körper, auch Köpfe und menschliche Gruppierungen, die Matthias Neuthinger 
bewusst als Groteskes - oftmals Morbides - konsequenterweise auch Berühren-
des herausarbeitet. Ausstellungen, Messe- und Ausstellungsbeteiligungen.

O.T.”, Ölkreide auf Packpapier, 70 x 100 cm 
"
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Maria Magdalena”, (Ausschnitt), Gelstift in Notizkalender, 9 x 14 cm 
"

Zeitungsleserin”, Graphit auf Packpapier, 70 x 100 cm 
"
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Love me when I am gone”, Stahl, 40 x 60 x 40 cm 
"

geboren 1970 in München, lebt und arbeitet er seit 2003 als Metallbildhauer 
in Poing bei München. Die handwerklichen Grundlagen für die Werke er-
langte er in der Ausbildung zum Kunstschmied. Der Schwerpunkt der Arbei-
ten liegt auf figurativen Kleinplastiken. Sie werden aus Eisen geschmiedet, 
anschließend geschweißt und geflext. Angetrieben, aus einem harten Stück 
Stahl menschliche Individuen entstehen zu lassen, wurde die Arbeitstechnik 
und der künstlerische Stil kontinuierlich weiterentwickelt. Hinzu kommt die 
Komponente der Körperhaltung von Menschen in extremen Gefühlssituati-
onen. Diese Mischung lässt die Skulpturen ähnlich, aber doch so unterschied-
lich erscheinen. Den meisten Exponaten werden keine Titel verliehen, um 
den Betrachter nicht in eine vorgefertigte Richtung zu lenken. Jeder soll das 
sehen, denken und fühlen, wozu er bereit ist.

KARL ORTH (D),
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Das Vergessen”, uf Leinwand, 50 x 50 cm 
"

Öl a

geboren 1977 in Salzburg, lebt und arbeitet als bildende Künstlerin in Linz. 
Seit einigen Jahren Auseinandersetzung mit der bildenden Kunst im Selbststu-
dium in Theorie und Praxis. Seit der Erkrankung an MS im Jahr 2001 legt die 
Malerin ihre ganze Energie in die Ölmalerei, in der sie sich emotional und 
philosophisch verewigt. Ein guter Freund” ist ihr jede leere Leinwand, der sie ”
eine Geschichte erzählen kann. Den Zusammenhang zwischen Gegenständ-
lichem und Abstrakten zu finden und zu verbinden, spiegelt sich in den neo-
romantischen, oft stark reduzierten Ausdrücken ihrer Bilder wieder. In der 
„GELÖSTEN DARSTELLUNG“ stellt Eva Maria Paar Menschen oder abstra-
hierte Figuren durch ein Zusammenspiel von parallelen, unterschiedlich brei-
ten Linien dar. Sie verwendet primär Erdfarben, um den Ölbildern einen war-
men und angenehmen Charakter zu geben, welcher im Kontrast zu den oft 
kühler gewählten Motiven steht. Die dargestellten Menschen und Szenen lö-
sen sich nicht nur durch Linien auf; verschiedene, aber nahe beieinander lie-
gende Farbabstufungen unterstützen den realistischen Effekt aus der Distanz. 
Sie lassen genauere Konturen sowie Schatten entstehen.

EVA MARIA PAAR (A),
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Bissteca Bianca”, uf Hartfaserplatte, 90 x 75 cm 
"

Öllasur a

geboren 1952 in Freising, lebt und arbeitet dort als bildender Künstler. Studium an 
der Kunstakademie München und Ludwig-Maximilians Universität München. Kunst-
erzieher an bayerischen Gymnasien, dann freiberuflicher Künstler in eigener Atelier-
galerie, Ausstellungsmacher und Lehrtätigkeit an integrierter Kunstschule. Um 1995 
Entschluss ausschließlich künstlerisch tätig zu sein. Es entstanden verschiedene Bil-
der- und Objektzyklen. Die Technik- und Themenpalette ist virtuos breit gefächert. 
Von der Karikatur bis hin zur altmeisterlichen Tafelmalerei reicht hier die kreative 
Spannweite. Von Blei-, Buntstift-, Pastell- und Tuschezeichnungen über Ölkreide-
malerei sind auch Ausflüge ins dreidimensionale Gestalten vertreten (figurative 
Kleinplastiken, Objektzyklen). Die aufwendige Öllasurmalerei blieb Themen vorbe-

“
halten, denen ich ein zeitloses Denkmal setzen wollte. Die für die Kunstmesse 
Salzburg ausgewählten Gemälde stammen aus dem 1995 begonnenen Zyklus ´Italia 
depinta`. Ein italienisches Bilderbuch“, in dem ich subjektiv die Eindrücke eines
Landes und dessen Bewohner so widerspiegle, wie ich es während meiner Studien-
reisen durch Italien empfand. Den Regionen Veneto, Toskana, Umbrien, Latium, 
Abruzzo und Sizilien sind jeweils ein oder mehrere Bilder gewidmet. Der Charme 
dieser Landschaften, die Leichtigkeit der mediterranen Lebensweise, die mentalitäts- 
prägende Doppelmoral, eigene Stimmungen, Gefühle und Empfindungen, meine
unverblümte Faszination für Italien machte ich zum Inhalt dieser Bilder. Erinnerun-
gen, Sehnsüchte und Assoziationen - warm, heiter, auch nachdenklich, wurden in 
Öl gebannt. Dem Licht fällt in den Bildern die Rolle des Stimmungsträgers zu. Der 
Sonneneinfall tönt die mediterrane Luft, die, obwohl farblos klar, Lokalfarben mit 
sanften Schattierungen zum Leuchten bringt. Mittels transparenter Farbschichten 
die übereinander gelegt wurden (Lasurmalerei) wird der Eindruck des Leichten, des 
fast Diaphanen vermittelt. In derartig geschichteten Lokalfarben (Pigmentfolien) 
bricht sich das Licht und lässt Atmosphäre spüren. Das Gros meiner Werke lässt sich 
am ehesten dem Meditativen Realismus zuordnen. 

“

RAIMUND G. PALM (D),
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In itself 3”, 0.A. 
"

Oil on Canvas, 

born in Deagu and works in Ansan, Korea. M.F.A. at Graduate School of 
Honglk Univ., Seoul, Korea. Diplom (Freie Kunst), at Gesamthochschule 
Kassel, Univ., des Landes Hessen, Germany. She is working as lecturer at 
Hankyong National Univ., Korea, 11times Solo Exhibitions (Lichthof der 
Brandkasse Kassel,Germany etc.) Participated in 4 Art fairs and in group 
exhibitions more than 100 times (Art Basel Miami Beach-Online Presenta-
tion of NY Arts Magazine and Appel” in BroadwayGallery,New York etc.).

“
About Shin-Hye Park’s works: Shin-Hye Park brings the show back to a 
more meditative state. Her Landscape oil painting is a delicate snapshot of 
the water’s edge at the beach. The realistic depiction uses soft colors to 
reflect on that place where two worlds meet, where the known and un-
known come together - like the ebb and flow of sleep and waking state. 
The rich sand and textured waves are created with a patient technique 
from this Korean artist. One can almost hear the hushed murmurs of the 
sea, the swallowed noise of the world, the distant birds enjoying the breeze.” 
- Simone Cappa  (NY Arts Magazine, July, 2006) collected by Stadtsparkasse, 
Kassel and The publishing company, Ravensburger.  

“

SHIN-HYE PARK (KOR),
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Übermalung, Acryl auf Papier, 42 x 30 cm
”

Tafel 61”,

geboren 1962 in Mötzingen, Kreis Böblingen, lebt und arbeitet im hohenlo-
hischen Bölgental, Kreis Schwäbisch Hall, Zimmerer, Kneipier und freier 
Künstler (Autodidakt). Ob Papier, Leinwand, Tafel oder Skulptur, ob Öl- oder 
Acrylfarbe, ob Kohle-, Bleistiftzeichnung oder gar Skulptur, ob schwarz-weiße 
oder bunte Farbpalette - zentrales Motiv in der Kunst von Jürgen Pongratz ist 
die menschliche Begegnung. Intuitiv seziert werden die freigelegten Aussagen 
in unterschiedlichster Form festgehalten. Nicht der Mensch steht bei Pongi also 
im Mittelpunkt, der Schwerpunkt liegt in der subjektiven Interpretation des 
Mit- und Gegeneinanders. Stimmungen, Atmosphären und Gesten werden 
protokolliert. Die Protagonisten selbst degenerieren zu Schablonen oder schie-
ren Strichmännchen. Weitere interessante Werke in diesem Zusammenhang 
sind wohl seine Tafel-Übermalungen. Pongi fotografiert hier im Unterricht be-
schriebene Schultafeln. Die Ausdrucke der Fotografien werden übermalt. Es 

Abbilder einer offenen Kommunikation im radikal-konstruktivisti-
schen Sinne: Auf der Tafel die objektive Niederschrift des Unterrichts, die Men-
schen davor, isoliert und allein, in ihrer Anstrengung zu begreifen. Radikal-kon-
struktivistische Auffassungen gehen davon aus, dass menschliche Sinnesorgane 
nur Quantitäten und keine Qualitäten erfassen und an das Gehirn weiterleiten 
können. Das Gehirn konstruiert dann aus der Wahrnehmung und dem bereits 
vorhandenen Wissen ein individuelles Bild. Wissen existiert aus der Sicht des 
Radikalen Konstruktivismus immer nur in den Köpfen von Individuen. Durch 
Kommunikation kann festgestellt werden, ob dieses Wissen mit dem anderer 
Individuen kompatibel ist. Pongi schöpft seine Ausdruckskraft also aus dem Di-
lemma jeden menschlichen Seins - als Individuum allein und isoliert mit der ei-
genen Interpretation der Wirklichkeit, als soziales Wesen jedoch gleichzeitig auf 
ein funktionierendes Miteinander angewiesen.

entstehen 

JÜRGEN F. PONGRATZ (PONGI) (D),
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Digitalcollage auf Papier, 29 x 40 cm
”

Maximilianstraße 6”,  

geboren 1966 in Berlin (Tempelhof), unverheiratet, kinderlos, 4 guinea pigs. 
Freischaffend und selbstständig tätig als Künstlerin, Buch- und Webdesignerin, 
Fotografin, Journalistin und Bildjournalistin, Lehrerin, wissenschaftliche und 
belletristische Autorin. Promotion im Fach Philosophie mit den Nebenfächern 
Logik, Wissenschaftstheorie und Theaterwissenschaft. Künstlerische Ausbildung 
am Oberstufen-Kolleg Bielefeld. Zahlreiche Ausstellungen, Ausstellungs- und 
Messebeteiligungen im In- und Ausland. Ulrike Ritter über ihr Werk und ihren 
künstlerischen Ansatz: Analysen zwischen Pop und Schock. Die Kunst soll die 
Grenzen des Üblichen und Bestehenden in ungewöhnlicher Weise austarieren. 
Dem Handwerk wird eine klare Absage erteilt, oder, wenn ein Werk akade-
mische Techniken aufweist, dieses sogleich durch die Motivik unterlaufen. Bil-
der sind mitunter mit Techniken erstellt, die offensichtlich "roh" und "unpro-
fessionell" sind wie Bügelbild-Applikationen oder die Verwendung von ge-
wöhnlichem Goldspray wie in der 2006 Serie von Tuonovgovve III. Die Inhalte 
sind hingegen streng kalkulierte Collagen, mitunter mit Texten, die quasi ele-
mentare thematische Züge von Forschungsprojekten verdichten und zusam-
menfassen. Im Rahmen einer experimentellen Dokumentation zum Thema 
"Mering und die Nibelungen", an der Dr.Ulrike Ritter seit 2004 arbeitet, sind in 
dieser Weise als Orientierung und zum Schaffen einer Öffentlichkeit für das 
Projekt drei Werke entstanden, eine 50 teilige Fotoserie, die als Künstlerbuch 
erhältlich ist (2004), die großformatige Gemäldecollage Tuonuove II (400 x 
120, 2005), eine dreiteilige Bilderserie namens Tuonocgovve III (Variationen 
über deutsche Wappen des Mittelalters, 2006), kleinere fotografische Arbeiten 
und zahlreiche wissenschaftliche Bücher (...).

ULRIKE RITTER (D),
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Acryl auf Leinwand, 70 x 60 cm
”

Geist in Freiheit”,  

geboren 1963 in Frankfurt, lebt und arbeitet als freischaffende Künstlerin in 
Bad Nauheim. Sie hat mehrere Jahre als Flugbegleiterin die Welt bereist und 
anschließend eine Ausbildung zur Flugverkehrsleiterin absolviert und ist als 
solche bis heute tätig. Ihre künstlerische Tätigkeit begann sie als Autodidaktin, 
ehe sie einige Seminare an der Städelschule Frankfurt absolvierte. Es folgten 
zahlreiche Einzel- und Gemeinschaftsausstellungen in Deutschland. Neben ei-
nigen gegenständlichen Werken gilt ihr Interesse hauptsächlich der abstrakten 
Malerei. Kerstin Rudnick experimentiert mit Materialien, Formen und zumeist 
sehr kräftigen Farben. In der Entstehungsphase eines Bildes ist alles offen, al-
les möglich und so verändert sich das Werk bis zur Fertigstellung diverse Male. 
Wechselndes, zum einen aufbauendes sowie auch vernichtendes Malverfah-
ren ermöglichen, dass Farben und Formen einem stetigen Wandlungsprozess 
unterliegen, bis letztendlich - oft unerwartet - ein bestimmter Pinselstrich oder 
eine Spachteltechnik die angestrebte Vollendung herbeiführt. Meist ohne 
konkretes Ziel oder Vorgabe entstehen Bilder frei nach ihrer eigenen Lebens-
philosophie: „Gib dem Wunder Zeit an die Oberfläche zu treten und es wird 
geschehen!“

KERSTIN RUDNICK (D),
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 auf Leinwand, 85 x 100 cm
”

Stammbaumbericht”, Mischtechnik  

geboren in Stuttgart, lebt und arbeitet in Walheim bei Stuttgart. Erste Bilder 
1974. 1978-80 Seminare bei den Professoren Hugo Peters und R. H. Schle-
gel. Von 1980-85 Studium der freien Malerei an der Staatlichen Akademie 
der Bildenden Künste in Stuttgart bei den Professoren Moritz Baumgartl und 
K.R.H. Sonderborg. Mit ihrer Ausbildung als Sekretärin fand sie schnell ihr 
Thema und ihren unverwechselbaren Stil: die Schrift. Vom Stenogramm 
über die Europäische Artikelnummer (EAN-Code), Brief bis hin zur Codie-
rung mit Wingdings spannt sich der Bogen. Mit Kohle- und Blaupapier, Wal-
zenschoner, Farbbändern, Kopien, Listen, Laufmappen, Notizen, Terminka-
lendern dokumentiert sie verschwindendes Alltägliches aus dem Büro und 
Arbeitsumfeld. Um das Ziel zu erreichen, hat sie eine eigene und unver-
wechselbare Maltechnik entwickelt. Der Punkt, der Strich und der Kreis 
(=unendliche Linie, z. B. auch im Schachbrett) sind die Elemente, auf der 
sich die bekannten Schriften aufbauen. Die Wingdings nutzt sie als Brücke 
zwischen der Bilderschrift (Schrift vor der Schrift und für Unkundige 
„lesbar“), Hyroglyphen und der aktuellen Schrift. Wie die Stenographie sind 
sie für den Geübten lesbar. Mit bekannten Zeichen schafft sie so ein Zei-
chenfeld, das neugierig macht und dem Betrachter mit bekanntem Unbe-
kanntem den Einstieg ins Bild erleichtert. Dass Arbeit auch Spaß macht, 
findet sich in vielen, mit „verstecktem“ Humor bearbeiteten Themen wieder.

HEIDE SCHEERSCHMIDT-LEYKAUF (D),
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Gen/Entschlossen", Öl & Öllasur auf Leinwand, 80 x 100 cm
"

geboren 1945 im baden-württembergischen Ellwangen/Jags, lebt und arbeitet 
als Malerin in Kerpen/Köln. 1982 begann Lilo Scheuer-Hagenmüller ihre künstle-
rische Laufbahn. Ausgangspunkt waren Studien bei renommierten Kölner Künst-
lern und das Studium der Freien Malerei an der ALANUS Hochschule für Kunst 
und Gesellschaft in Alfter und die Dozentur und Lehrtätigkeit im Atelier Agora. 
Der Name ist hier Programm, denn das altgriechische Wort „Agora“ steht für 
Marktplatz: Der Ort, an dem die Philosophen ihre Lehren unters Volk brachten. 
Charakteristisch für ihre künstlerische Arbeit sind Bilderzyklen. Hierbei beschäf-
tigt sich die Künstlerin nicht nur mit einem Bild, sondern entwickelt Variationen. 
Mit den künstlerischen Mitteln verfolgt Lilo Scheuer-Hagenmüller unterschied-
lichste Aspekte, die in immer neuen Bildvarianten ihren Niederschlag finden. 
Auffällig in ihren Arbeiten, den Serien, ist sicher das unterschiedliche Abstrak-
tionsniveau. Manche Einzelwerke wirken geradezu realistisch, andere hingegen 
informell, bei wiederum anderen verschwimmen die Konturen oder es dominiert 
die Farbstruktur voluminös den Raum: ein Zusammenwirken der einzelnen Bild-
elemente zu einem Ganzen. Das Wechselspiel zwischen äußerem Impuls und 
innerer Verarbeitung sind für Lilo Scheuer-Hagenmüllers Werke bezeichnend. 

LILO SCHEUER-HAGENMÜLLER (D),
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Jian/Sehen", Acryl-Collage auf Leinwand, 60 x 50 cm
""

Geheimnis", Acryl & Acryllasur auf Leinwand, 90 x 120 cm
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Begehrender”, Acryl auf Leinwand, 80 x 80 cm 
”

geboren 1972 in St. Michael im Lungau/Salzburg, aufgewachsen in Tams-
weg. Ab 1993 Studium an der Akademie der Bildenden Künste in Wien bei 
Arnulf Rainer, Peter Kogler und Gunter Damisch sowie mehrmaliger Besuch 
der Sommerakademie Geras/Waldviertel unter der Leitung von Prof. Bern-
hard Hollemann. Ausstellungstätigkeit im In- und Ausland, lebt und arbeitet 
als bildende Künstlerin in Wien. Bevorzugte Techniken: Acryl auf Leinwand 
und diverse Mischtechniken auf Papier. Themenschwerpunkte: Wasser, Ge-
sichter, Gefühle. Elke Schmölzer über ihr Werk: „Meine Welt ist facetten-
reich und bunt, emotional und spontan. In Bild und Text transportiere ich 
meine Sicht der Dinge, sowohl Glücksmomente als auch Abgründe auf sati-
rische und humorvolle Weise. Inspiration ist mir das Leben, die Liebe und das 
Meer.“

ELKE SCHMÖLZER (A), 

ONE MAN SHOW
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Schmachtender”, Acryl auf Leinwand, 80 x 80 cm 
”

Objekt der Begierde”, Acryl auf Leinwand, 80 x 80 cm 
”
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, ca. 17 x 30 cm
”

Just do it”, Mixed Media  

born in 1971, lived and worked in Seoul, Parsons School of Design, BFA in 
Communication Design, Pratt Institute, MS in Communication Design
Though, Solo Exhibition, Duru Art Space, Seoul, Korea, 2004, Aesthetic 
Diction, Solo Exhibition, Solo Exhibition, The Coningsby Gallery, London, 
United Kingdom, 2004, Florence Biennale, Fortezza da Basso, Florence, Italy, 
2005, A mediem of paper cups become a telescope or mirror, a perspective 
into the world, while playing a role of channel linking us with another world 
than our reality. The paper cups with their visual illusions minimized and 
some sophisticated languages are combined to stimulate audience’s personal 
imagination and encourage them to read the works from diverse viewpoints.

HEEYOUNG SOHN (KOR),
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, 21 x 33 cm
”

Umarmung”, Porzellan patiniert-lasiert oder Bronze  

geboren 1948 in Pinneberg, lebt und arbeitet im Hamburg. Seit 1995 wid-
met sie sich den bildenden Künsten als Bildhauerin. Ihre Objekte entstehen 
aus Holz, Metall, Stein oder Ton. Mit ihrer Galerie ,foyer d’art  bietet die Bild-
hauerin seit 2004 zahlreichen Künstlern eine viel beachtete Ausstellungs-
fläche im Herzen von Hamburg Volksdorf. Bei ihrer Arbeit lässt sich Gunda 
Sönnichsen-Paßehl überwiegend von menschlichen Körpern inspirieren. Im 
Gleichklang von Gesehenem und Gefühltem lässt sie neue Formen entste-
hen, die ohne vorherige Planung vielmehr aus sich selbst heraus und aus der 
Beobachtung des Entstehungsprozesses neues Leben stiften. Auf der Suche 
nach immer neuen Gestalten und Formen lässt die Künstlerin Einflüsse aus 
Natur und Fantasie zu anregend abstrakten Objekten verschmelzen oder 
formt - rein intuitiv und auf althergebrachte Weise - Skulpturen als Model 
für ihre Bronzen.

’

GSP - GUNDA SÖNNICHSEN-PASSEHL (D),
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geboren 1936 in Oey im Simmental, Berner Oberland, lebt als Maler und Bild-
hauer im schweizerischen Interlaken. 1952-56 Seminar in Bern, 1958-61 Studi-
um an der Universität Bern, 1965-72 Besuch der Schule für Gestaltung in Bern 
sowie Teilnahme an den Sommerakademien Dijon, Lausanne und Salzburg. Zahl-
reiche Ausstellungen, Ausstellungs- und Messebeteiligungen im In- und Ausland. 
Hansueli Urwyler ist ein engagierter Künstler, der dem Humanismus verpflichtet
ist. Seine Kunst hat eine Botschaft. Seine Bilder und Skulpturen appellieren an
des Betrachters Gefühl und Verstand, sie suchen unser Innerstes zu berühren
und zu sensibilisieren und halten uns damit zugleich den Spiegel vor, den wir 
mehr als nötig haben. Des Künstlers Credo könnte lauten: Konzentriert Euch 
endlich auf das Wesentliche!

HANSUELI URWYLER (CH),

Malplatz Blümlisalp", 1.Unesco Welterbe der Alpen, 2005
"
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, 100 x 75 cm
”

Babelturm”, Inkjet mit Öl auf Leinwand  

geboren 1939 in Stettin, lebt und arbeitet als freischaffender Künstler in 
Frankfurt am Main. Als Mitarbeiter eines Großkonzerns beriet er Druckhäu--
ser, Verlage, Druckereien weltweit bei analogen und digitalen Arbeiten der 
Druck- und Reproduktionstechnik und war jahrzehntelang mit Vorträgen 
über neueste Entwicklungen auf diesem Gebiet sowie in der Normungsarbeit 
tätig. Seit etwa 15 Jahren entstehen im Bereich der bildenden Kunst digitale 
Bilder in Mischtechnik mit Computer und Ölmalerei, die in verschiedenen 
Ausstellungen gezeigt werden. Die rasant wachsenden Möglichkeiten der 
Computertechnik erlauben immer neue Darstellungen, die noch kaum in der 
Kunstszene genutzt werden und wenig bekannt sind. Das Ausprobieren die-
ser unserer Computerzeit entsprechenden Möglichkeiten ist spannend und 
reizt zu immer weiteren Gestaltungen, die den Bereich von realitätsnaher 
Wiedergabe über emotionale meditative Großformatbilder bis zu surrealis-
tischen Gebilden umspannt. Als Physiker schöpft er aufgrund seiner natur-
wissenschaftlichen Ausbildung aus der Natur und findet dort viele Anregun-
gen. Die uns umgebende Welt mit allen ihren Äußerungen und Darstellun-
gen ist ein unerschöpflicher Fundus für Cyberart, Photopainting, Computer-
art, Mathematische Kunst, Computergrafik, um nur einige Bezeichnungen 
verschiedener Ausformungen der Kunst mit dem Computer zu nennen.

ULRICH WEGNER (D),
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Acryl auf Holz, Installation, 600 x 450 cm
”

Between space”,  

born in 1965,  So-Ah Yim  lives and works as an artist in Hamburg and 
Seoul. She studied Fine Arts at Sung-Shin University in Seoul Korea (B.F.A., 
M.F.A. Fine Art) and 1993 1997 Study of Fine Arts at Brunswick University, -
Germany (Diploma). 1998 Master-class student of Professor von Monkie-
witsch. Since then She devoted her art work. 22 solo exhibitions and over 50 
international group exhibitions at home and abroad (Germany, Switzerland, 
Japan, France, Korea). The reality of nature and the human environment is 
manifested in geometric shapes. The real world in reflected by light and 
shadow using simple colours and cubic areas. This makes us wonder wheth-
er our surroundings are material space - or a creation of our minds. Residen-
ce 1998 1999 Working scholarship, Guest Artists in Hamburg” Associa--

“
tion, Hamburg, 2000 Working scholarship awarded by the Helmstedt Coun-
ty, 2001-2002 Young Artist Scholarship awarded by the KSN Foundation in 
Nordheim, Collections: Museum Ritter (Marie Hoppe-Ritter Collection), 
many, German Federal Bank, Germany, C15 Ulla and Heinz Lohmann Ham-
burg Collection, Germany, KSN Foundation, Germany, Howeg tion, 
Switzerland, Pirmasens Museum, Germany.  

Ger-

Collec

SO-AH YIM (KOR),
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