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DIE GALERISTEN

Gerold Maier (D), 

Jg. 1970, lebt als bildender Künstler in Mannheim. 

Jetziger Inhaber der Galerie als Bestandteil der Firma Gerold Maier Marketing. 
Organisator von internationalen Ausstellungen und Kunstmessen sowie inten-
sive Redaktionsarbeiten. 

Durch seinen beruflichen Werdegang als technischer Zeichner hat Maier zur 
freien Malerei sowie Galeristentätigkeit gefunden. Darüber hinaus beschäftigt 
er sich seit einiger Zeit mit der Polaroid-Fotografie. 

Zahlreiche Ausstellungen und Ausstellungsbeteiligungen im In- und Ausland.

Dr. Claus-Peter Böhner-Fery, M.A. (D), 

Jg. 1963, Studium der Literaturwissenschaft, Ger-
manistik, Politikwissenschaft und Soziologie, Autor, 
Verleger, Kritiker und Ausstellungsmacher. 
Begründer und Namensgeber der Galerie. Bislang  
ist er u.a. mit zahlreichen Beiträgen zur Kunst und 
Kultur hervorgetreten sowie der Organisation 
zahlreicher Ausstellungen. Jurymitglied des 
“Tijani-Regest-Kunstpreises”. Akademisches Ehren-
mitglied der ACCADEMIA INTERNAZIONALE  
“GRECI - MARINO”, Vinzaglio (NO), Italia.  
2000 eröffnete er u.a. die 2. Internationale Kunstmes-
se im Kongresshaus Zürich, 2004 die 6. Kunstmesse 
“impulse international Osnabrück”. 
Herausgeber des internationalen Art Online Magazines 
„www.kunst-spektrum.de“.
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MONIKA BENDNER (D),

geboren in Berlin, studierte Malerei in Frankfurt und München. 
Bevorzugt figurale, abstrakte Formen, Kompositionen, Fotografien und 
Bildbearbeitungen.

Monika Bendner sieht die Welt mit „anderen Augen“. Aufgrund ihrer Fantasie 
und ihrer Kreativität werden konkrete Gegenstände abstrakt umgewandelt. 
Dadurch entstehen ungewöhnliche Bilder.

Scherenschnitte, Folien und Lichtquellen benutzt die Künstlerin als Grund-
lage für die „Kreative Fotografie“, mit der sie sich seit langem beschäftigt. 

Serielles Arbeiten ist für Monika Bendner ein Muss, um zu einer entsprechen-
den Bildaussage zu gelangen.

Neueste Arbeiten: Metamorphosen der Hände.  

Zahlreiche Ausstellungen und Ausstellungsbeteiligungen.

„Reise ins neue Land“, Kreative Fotografie mit Folien,  
Lichtquellen & Scherenschnitten auf Alu-Dibond, 60 x 140 cm
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„Höllenwächter“, Kreative Fotografie mit Folien,  
Lichtquellen & Scherenschnitten auf Alu-Dibond, 60 x 140 cm

„Höllenwesen“, Kreative Fotografie mit Folien,  
Lichtquellen & Scherenschnitten auf Alu-Dibond, 60 x 140 cm
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FrédérIC Chassériaud (F),
                              
est né à Saintes en Charente-Maritime. Entouré par l’amour d’un environ-
nement végétal et familial, il a vécu son enfance dans un rythme de vie 
pacifique qui a ouvert sa curiosité pour un certain art de vivre. Sa joie d’en-
treprendre l’a amené à se laisser porter par le temps qui l’a conduit à des 
études aéronautiques. Diplômé de l’Ecole Nationale de l’Aviation Cicile, il a 
pris un premier poste à la Direction Générale de l’Aviation Civile en 1987.

Depuis sa naissance, le goût pour la création est le moteur de sa vie. En 
1999, il crée donc un projet environnemental, humanitaire et pacifique, 
intitulé « World Cup for Happiness », qui fut proposé au Secrétaire Général 
des Nations Unies et à tous les chefs d’Etat. L’objectif de ce challenge est 
de proposer à tous les êtres de vivre en paix avec leur environnement, eux-
mêmes et autrui. Le style de peinture est humaniste parce qu‘il aide tout 
être à s‘interroger sur son existence.

Toujours assoiffé de création, il demande un arrêt de travail auprès de son 
employeur pour se consacrer entièrement à l’art, plus précisément à la lit-
térature et à la peinture, qui lui donnèrent des ailes. Ce nouveau rythme de 
vie prit effet le 1er juillet 2011. Depuis cette date, la liberté d’expression coule 
dans ses créations qui contribuent à son bien-être. Ces activités artistiques 
révèlent à son cœur des vérités et colorent continuellement sa vie dans le 
présent, là où se trouve son bonheur.

„Thought“, oil on canvas, 65 x 100 cm
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„Together“, oil on canvas, 100 x 81 cm „The fruit of the life“, oil on paper, 80 x 80 cm
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LILIAN CREEMERS (NL),

born 1967, lives and works as an artist in the Netherlands.
Every archaeologist will be able to tell you that a lot of our knowledge about 
the earliest civilizations is based on findings of ceramic objects in the soil. 
Clay was a very important raw material for our ancestors for shaping their 
existence.

Work of Lilian Creemers refers to this ancient fundamental from which she 
shapes the clay with its unprecedented possibilities. Through trying, testing 
and experiencing, she searches for primitive baking methods and functional 
glazing and decoration techniques. By this she succeeds in keeping the 
materials in their value and still using them optimally for the emotions she 
wants to express.

By working with certain themes Lilian creates each time a perfect frame-
work for making conscious choices that broaden the field of vision. Shape, 
texture, mass and colour are parts of this framework and by their simplicity; 
they determine the quality that the ceramic art of Lilian radiates. Also in the 
choices she makes for exhibiting her work pieces, it is an important con-
sideration that you as a spectator, visitor of the exhibition, can feel that the 
experience you acquire has deep roots and goes beyond the here and now.

Therefore the ceramics of Lilian Creemers are no longer or only utensils, 
but they also encourage reflection and enjoyment according to an ancient 
tradition and as a result of this they transcend themself.

15

„Block note“, ceramic, each 10 x 10 x 10 cm
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„Traces of remembrance“, ceramic & wood, 200 x 100 x 50 cm „Traces of remembrance“, ceramic & wood, 200 x 100 x 50 cm
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CHRISTINA CZYBIK (D),

lebt und arbeitet als Fotokünstlerin in Hamburg.

„Mich faszinieren die verschiedenen Lichtquellen in der Großstadt und die 
vielfältigen Möglichkeiten, diese Lichter einzufangen“ - Inspiriert von den 
funkelnden Lichtern der Großstadt erzählt Christina Czybik in ihren Bildern 
vom „Urban Living“. Mit Hilfe von speziellen Cokin-Filtern, Langzeitbelich-
tungen, Bewegungen der Kamera während der Belichtung oder Spiegelun-
gen in Baumaterial und Wasser entstehen unerwartete Blickwinkel auf eine 
Stadt bei Nacht mit manchmal ungewöhnlichen Farbspielen.

Langzeitbelichtungen und Doppelbelichtungen werden nur minimal am 
Computer bearbeitet und höchstens in Collagen zu einer surrealen Archi-
tektur verarbeitet oder berühmte Stadtbilder nachträglich verzerrt, so dass 
trotz Unkenntlichkeit auf den ersten Blick das Motiv erkannt wird.

Zahlreiche Ausstellungen und Ausstellungsbeteiligungen.

19

„Double-Exposure-Hollywood-Geisha“, echter Fotoabzug unter Acrylglas, 60 x 40 cm
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„New-York-Brooklyn-Bridge“, echter Fotoabzug unter Acrylglas, 60 x 40 cm„New-York-Manhattan-Bridge“, echter Fotoabzug unter Acrylglas, 60 x 40 cm 
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MAURIZIO DIANA (I),

travaille à Rome, à Paris et à Albissola. 
En 1969 à Paris il participe aux travaux d’un groupe d’Avant-garde (CAP 
Comité d’Action Plasticien) où il développe l’expérience de la peinture 
collective appliquée aux thèmes d’actualité politique par des affiches 
destinées au débat public dans la rue. Les originaux de ces affiches sont 
conservés au “Musée de la Publicité” de Paris. Dans les années ‘80 il 
s’applique à mettre en évidence l’écart idéologique entre le contexte et la 
présence humaine jusqu’à la rupture de la construction de l’œuvre qui se 
produit en 1987 avec l’exposition “I luoghi della cultura” (Les lieux de la 
culture), une installation où les images peintes se relient aux lieux à travers 
la projection de diapositives et la variation de l’intensité lumineuse (Figuration 
Illuminée 1987-2015), mais dans un instant dans l’éclairage, aujourd’hui 
peint le cycle ORIZZONTI (Horizons) ou les images humaines sont statues 
melangées avec l’horizon et séparées par la ligne «du débordement du 
dernier éclairage».

En 1999 le metteur en scène Luciano Emmer conçoit  un court-métrage sur 
la création de l’installation “L’ultima cena?” (Le dernier dîner?). 
En 2003 il est invité à la «Biennale d’Alexandrie des Pays de la Méditerranée».   
En 2012 a été publié sa monographie «Une Figuration illuminée» préfacé 
par Gérard Xuriguera. 
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„Orizzonti n°74“, olio su collage su tela, 100 x 100 cm
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„Orizzonti n°72“, olio su collage su tela, 100 x 100 cm„Orizzonti n°70“, olio su collage su tela, 50 x 60 cm
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AD VAN DINGENEN (NL),

a Dutch artist, born in Hapert (in the south of the Netherlands) and currently 
lives and works in Arnhem. 

“The future, with all it’s presents yet to be unwrapped and mysteries to be 
discovered is my biggest inspiration.
 
With my artwork I want to inspire people to go and discover that future by 
giving strength, colour and passion.
 
My artwork resembles what we can become in the future.
To be as strong, solid and light as the aluminium base of my artwork.
Be as bright and vibrant as my colours while remaining as slick and lean as 
my shapes. My artwork is smooth, but not polished, raw and pure but not 
rough; it is lifely and sometimes turbulent but without disturbing noise.
 
I hope to inspire people to find these attributes in themselves everytime 
when they look at my artwork.
That is why I choose art as my instrument to channel my passion towards 
to world.
 
Take it home to give it a nice place where you can enjoy it every moment.“

27

„Energy“, graphic on brushed aluminum dibond, 70 x 105 cm
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„Anguli“, graphic on brushed aluminum dibond, 100 x 100 cm „Captivas“, graphic on brushed aluminum dibond, 100 x 100 cm
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BODO HIRSCH (D),

lebt und arbeitet als bildender Künstler in der Metropolregion Rhein-Neckar.

Lebensspuren könnte man sie nennen, die Bilder von Bodo Hirsch.  
Ansprechende, tiefgründige Farben lenken die Aufmerksamkeit auf sich. 

Bodo Hirsch malt nicht aus dem Kopf, sondern aus dem Bauch heraus und 
lässt sich dabei von Impulsen leiten, die ihm spontan und unmittelbar in 
den Sinn kommen. Wie bei der Musik entsteht beim Malen ein bestimmter 
Rhythmus, der nur intuitiv erfahren werden kann. Wenn Bodo Hirsch mit dem 
Malen beginnt, hat er meist keine klare Vorstellung davon, wie sein Bild am 
Ende aussehen wird. Selbst der farbliche Ausdruck kann sich immer wieder 
verändern, wie er bei meinem Besuch in seinem Atelier am Beispiel einiger 
Arbeiten demonstriert. Diese Wandlungsfähigkeit ist nur möglich, weil der 
Malakt für Hirsch ein spielerisches Tun ist, in dessen Verlauf alles Mögliche 
passieren kann, was die Blick- und somit die Bildrichtung verändert. Diese 
Spontanität ist aber nur die eine Seite. Sie erfährt ihre Korrektur in kritischen 
Überarbeitungsphasen, in denen Hirsch ganze Bildpartien umformt. Vor allem, 
wenn ihm eine Struktur allzu konkret erscheint.

Bilder wie die von Bodo Hirsch erzählen keine Geschichten. Sie bilden nichts 
ab, sondern setzen autonome Akzente, die ihren Sinn, der durch die Aus-
druckskraft der Farbe und das tänzerische Spiel der Formen eher sensitiv als 
über den rationalen Verstand erfahrbar wird, in sich selbst tragen.

Zahlreiche Ausstellungs- und Messebeteiligungen im In- und Ausland.
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„Revolverheld“, Acryl auf Leinwand, 70 x 100 cm
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„Spiegel“, Acryl auf Leinwand, 90 x 90 cm „Organ“, Acryl auf Leinwand, 70 x 100 cm
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SUSSI HODEL (CH),

geboren in Brædstrup in Dänemark, lebt und arbeitet als bildende Künstlerin 
in Unterägeri in der Schweiz.

Sussi Hodels Bilder berühren, zeichnen sich durch die feinen Strukturen 
und eine sehr persönliche Note der Farben aus. Es ist ihr Spiel mit Farbe, 
das die Wahrnehmung der Figuren stärkt und konkrete Formen schafft, 
einen lebendigen Eindruck macht. Das Spiel mit den Situationen in ihren 
Werken ist oft auffallend präzise und gibt jedem Raum eine einzigartige 
Atmosphäre und Präsenz. 

Bei der „Mundserie“ ist es ihr Hauptziel, Gefühle auf Teile des Gesichts und 
über die Schönheit der abgebildeten Gesichter zu reduzieren – und gleich-
zeitig mittels den intensiven Farben eine Divergenz zu erzeugen. 

Ihre Arbeiten sind in internationalen Zeitschriften, Bücher und sozialen  
Medien erschienen. Zudem werden ihre Werke in verschiedenen Ausstellun-
gen in der Schweiz, Italien, Frankreich, Portugal und Deutschland gezeigt. 
Aktuell arbeitet sie mit einer New Yorker Kunstagentur an einem Buchprojekt, 
das an der Miami Basel Art im Dezember 2015 präsentiert wird.

35

„hmmm!“, Öl auf Leinwand, 130 x 60 cm



36 37

„mrmpf!“, Öl auf Leinwand, 80 x 80 cm „hahaa!“, Öl auf Leinwand, 120 x 100 cm
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HEE SOOK KIM (ROK/USA),

Hee Sook Kim’s work is about her experiences as a female immigrant and 
spirituality from nature and culture from East and West. 

“I create to share experiences I have had in America filtered by the culture 
I grew up in. When people ask me what artists influenced my work the 
most and I mention old Korean paintings, it puzzles and confuses those 
with only knowledge of Western art and its artists. I know it especially 
challenges those who feel superior to Asian culture. I use Sumi ink, water 
based colors, crystal stones, calligraphic brush strokes, strange marks 
with printed images and patterns. As a result, they see waxy surfaces and 
numerous mysterious layers. A work that does not belong to any category 
of art makes them wonder. Is it a painting or a print? Where is the root 
coming from? There is no connection to Western art tradition that they can 
easily refer to. The strange foreign object has something they never knew 
before. Something that they cannot clearly describe or explain makes them 
uncomfortable, yet curious.”

39

„Paradise between series 1“, mixed media, each 51 x 51 cm (210 x 210 cm)
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„Paradise between 4“, mixed media, 102 x 102 cm

40

„Paradise between 11“, mixed media, 51 x 51 cm
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Heinz-Peter Kohler (CH),

geboren 1935 in Biel in der Schweiz, wo er heute noch lebt und arbeitet. 

1955-1960 Studium an der Kunstakademie München. 
1960-1970 Besuch der Malschule Max von Mühlenen in Bern. 
Zahlreiche Stipendien, Auszeichnungen, Preise, Ausstellungen im In- und 
Ausland. Der in der Schweiz lebende und arbeitende Künstler beschreibt 
sich mit diesem Satz selbst: kritisch, grüblerisch, angespannt, zurückhal-
tend, immer zu neuen Aufbrüchen bereit. 

Will man den Erscheinungscharakter seiner Aquarelle beschreiben, müsste 
man zu Begriffen wie ‚hingehaucht‘ oder ‚zugeschlossen‘ greifen, für die 
dunklen, grottenähnlichen Farbflächen einerseits oder für die sensiblen, 
lichten Farbgespinste anderseits. Kohler lotet alle Möglichkeiten des Aqua-
rells aus, bearbeitet in virtuoser Meisterschaft das Papier, trägt die Farbe 
schichtweise lasierend oder deckend auf, mit oder ohne Untermalungen 
und Spuren von Zeichnung. Er wäscht die aufgetragenen Pigmente wieder 
aus oder setzt sie in spontaner Prima-Malerei. Damit gelingt es ihm, den 
stimmungsbetonten Gehalt mit der Durchsichtigkeit oder Flüchtigkeit des 
Erscheinungshaften aufzuzeichnen. Kohler will der Farbe ohne jeden Verlust 
an Intensität und bei der Vermeidung des Grellen ihre ganze strahlende 
Kraft angewinnen. Dabei spielt keine Rolle, ob die Arbeit realistisch oder 
abstrakt ist, denn seine Aquarelle sind poetisch, sensibel und einfallsreich, 
aber nie literarisch. Wenn er gelegentlich auch Ölbilder malt, bleibt eines 
deutlich: Kohler ist in erster Linie Aquarellist.

43

„O.T.“, Aquarell auf Papier, ca. 15 x 15 cm
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„O.T.“, Aquarell auf Papier, ca. 15 x 15 cm

45

„O.T.“, Aquarell auf Papier, ca. 15 x 15 cm
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Elke Lehmann (D),

geboren 1948 in Kirchzell. Neben freier Berufsfotografie Zuwendung zu 
abstrakter Fotografie, Einzel-, Gruppenausstellungen und Messebeteili-
gungen, seit 2011 Künstlerin der Gesellschaft für Abstrakte Fotografie. In 
klassischer analoger Technik ohne Nachbehandlung der Negative oder 
Abzüge gelingt ihr die künstlerische Transformation von Bildern aus ihrer 
virtuellen Welt in die Realität einer Fotografie. Funktions- oder Bedeutungs-
Charakter der verwendeten Gegenstände sind irrelevant. Elke Lehmann 
gestaltet das Bild aus deren Farben und grafischen Elementen. 

Landschaften, Horizonte, Kugeln, Fassaden (Unsichtbare Städte, Italo Calvino) 
sind in einfacher Abstraktion geläufigen Vorstellungen verwandt, ein Zeitbogen 
oder Zeitschleifen auf der Reise des Ijon Tichy (Sterntagebücher, Stanislaw 
Lem) sind Transformationen in das Sichtbare, in den Farben-Stilleben sind 
Gegenstände durch Metamorphose entmaterialisiert. 
Farben, Licht, Schatten werden selbständig, gehen eigene Wege.

Das gesamte Werk besticht durch Farbstärke, räumliche Tiefe, ausgeprägte 
assoziative Wirkung und Unabhängigkeit. 

Elke Lehmann verstarb 2015 in München.

47

Petit Four 02„Petit four 02“, Silbergelatine, 45 x 30 cm
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„Sugar for my honey 04“, Silbergelatine 45 x 30 cm „Sugar for my honey 01“, Silbergelatine, 45 x 30 cm
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GEROLD MAIER (D),

geboren 1970 in Eppingen, lebt als bildender Künstler in Mannheim. 
Zahlreiche Ausstellungen, Ausstellungs- und Messebeteiligungen im In- 
und Ausland. 

Bei Gerold Maiers neuesten Arbeiten handelt es sich um Polaroid-Fotogra-
fien. Wie bei seiner Malerei geht es ihm hierbei nicht darum die Wirklichkeit 
abzubilden, sondern um etwas Neues: etwas über die Realität Hinausgehen-
des zu zeigen.

Gerade die an Alchemie grenzende Polaroid-Fotografie bietet ihm hier große 
Möglichkeiten. Die Umgebung ist dabei immer sehr ausschlaggebend; 
Temperatur und Lichteinfall beeinflussen die Entwicklung des Fotos.
Vieles muss durch das Experiment erfahren werden. Verfälschte Farben und 
„zerstörte“ Bilder sind hierbei bewusst gewählte Stilmittel. Gerold Maier 
stellt Bilder nebeneinander, damit sich diese zu einem neuen Bild zusam-
mensetzen oder sich ergänzen. Er zeigt aber auch Einzelbilder, die sehr 
malerisch wirken, oft sind diese in Schwarz-Weiß ausgeführt.

Für seine Fotos werden Farb- und Schwarz-Weiß-Filme gleichermaßen ein-
gesetzt. Die Einmaligkeit der Fotos steht für Gerold Maier hier besonders 
im Vordergrund.

51

„O.T.“, Polaroid-Fotografie, 8,8 x 10,7 cm
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„O.T.“, Polaroid-Fotografie, 8,8 x 10,7 cm „O.T.“, Polaroid-Fotografie, 8,8 x 10,7 cm
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DANIEL MAIS (D),

geboren 1979 in Berlin, lebt und arbeitet dort als Fotograf. 

Schon in frühester Kindheit nutzte Daniel Mais sein künstlerisches Talent 
– damals noch in Form von Zeichnungen und Malereien – um Menschen in 
seiner Umgebung damit glücklich zu machen. Damit er seiner Affinität für 
Farben und deren Zusammenspiel weiter nachgehen konnte, entschied er 
sich für eine Ausbildung zum Maler und Lackierer. Erst später kam er über 
Umwege zur Fotografie. 

Er eignete sich in den vergangenen Jahren ein ungeheures Spektrum an 
Techniken und Können an, um seiner Kreativität freien Lauf lassen zu kön-
nen. Seine Arbeiten sind durchweg geprägt von Lebendigkeit, Abstraktheit. 
Und doch wieder Alltäglichem, das einem nur anders dargestellt wird und 
dem Betrachter ein Schnippchen schlägt. Durch seine Linse betrachtet 
der Künstler die Welt auf eine feinfühlige, zarte, fantasiegewaltige Art und 
Weise, die doch rauh, unnahbar und verletzlich sein kann. Sein Blick auf 
die Welt gepaart mit dem Spiel für die Elemente ist außergewöhnlich und 
machen ihn zu einem Meister seines Könnens.

Foto-GRAFIK, wie Daniel Mais seine Kunst nennt, ist seine Sichtweise, 
seine Neuinterpretation der Fotografie, zerlegt in Millionen Pixeln, teils neu 
eingefärbt, teils übereinandergelegt oder auseinandergerissen. Gerade so, 
wie ihm der Sinn danach steht. Doch Jedes auf seine Art und Weise wunder-
bar und faszinierend. Tauchen Sie ein und lassen Sie sich mitreißen.
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„Échapper à moi-même“, Gigasec - AluDibond - Plexiglasverbund, 182 x 250 cm
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„Belle Liberté“, Gigasec - AluDibond - Plexiglasverbund, 100 x 150 cm
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„O Passageiro“, Gigasec - AluDibond - Plexiglasverbund, 200 x 133 cm
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ANNE-MARIE MARIN (F),

une famille qui a l‘amour de la peinture et des racines méditerranéennes 
ont certainement influencé ma passion pour la couleur où la lumière tient 
une place prépondérante, prête à éclabousser la toile. 

Ma part de rêve s‘est concrétisée dans la peinture qui m‘offre l‘accès à cet 
idéal caché, cette quête à laquelle tout un chacun aspire, ce besoin essentiel 
pour avancer. Mon environnement, la nature, sont des sources inépuisables 
d‘inspiration. Ce rêve est aussi sous-tendu par la quête d‘émotions à faire 
partager. Travailler la couleur, les pigments, expérimenter les matières, 
laisser s‘exprimer l‘imaginaire, lui faire place, c‘est aussi une invitation au 
voyage et à la rencontre. On se fraie un chemin vers les autres, afin de 
communiquer et partager une émotion. Et avec la couleur, la matière, on 
peut embarquer et commencer un voyage immobile... 

Peindre peut être ressenti comme un cheminement intérieur. Passer le seuil 
de l‘atelier revêt une dimension spirituelle. Dans la solitude et le silence, 
peu à peu, un murmure s‘impose. La peinture est un exercice tout en 
équilibre. Derrière les apparences, le caché affleure, la peinture n‘est pas 
uniquement ce que l‘on voit, elle se nourrit et se construit de ce que l‘on 
porte en soi. Confronté à soi-même, c‘est une remise en question cons-
tante. Peindre, c‘est également une façon de s‘étonner, de se surprendre, 
de chercher ses limites et... d‘entrer dans la lumière...
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„Les riches heures de l‘atelier I“, technique mixte sur bois, 20 x 20 cm
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„Les riches heures de l‘atelier II“, technique mixte sur bois, 20 x 20 cm

61

„Les riches heures de l‘atelier III“, technique mixte sur bois, 20 x 20 cm
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JEAN-PAUL MUSLIN (F),

est né à Paris en 1948. Après des études à l‘Ecole Nationale Supérieure 
des Beaux-Arts de Paris (1965-1971) et à l’UER de scénographie de la  
Faculté de Censier à Paris (1968-1971), son parcours professionnel em-
brasse longtemps les arts plastiques et les métiers du spectacle. Depuis 
près de 20 ans, il vit et travaille dans un village, peu éloigné de Paris, à 
Neuilly saint Front, dans l’Aisne.

« Au-delà des classifications « art singulier », « art brut », ou « hors nor-
mes », mon travail de plasticien, à toutes les époques, s’articule autour du 
même « sujet »  si l’on peut dire. Ce « sujet », c’est le corps, les corps, la 
face, les faces, dans les tourments, la souffrance, l’érotisme et la mort.

Depuis toujours, habité par une mémoire de l’horreur totale, je n’ai cessé 
de m’interroger sur les mécanismes cachés à l’homme lui-même qui mè-
nent à cette sorte d’éviscération mentale et laisse l’humain en lambeaux. 
Dans ce questionnement, ainsi que dans certaines recherches théâtrales  
(« Procès de Gilles de Rais »), j’ai souvent puisé chez Georges Bataille no-
tamment, les clés de lecture possibles de cette « zone grise » inhérente à  
la nature humaine.

Ce seront les masques, sortes de profanation du secret, semi-décrypta-
ges, puis les masques prolongés, et aujourd’hui les poupées, « poupées 
tartares », énigmes éviscérées et dérisoires, repères de mémoires dans  
le labyrinthe de toutes les zones grises du monde... »
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„Masque anonyme 2“, techniques mixtes, 47 x 25 x 32 cm
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„Masque anonyme 3“, techniques mixtes, 49 x 31 x 32 cm„Masque anonyme 1“, techniques mixtes, 70 x 37 x 36 cm



66

MARLIS G. SCHILL (D),

geboren in Kassel, lebt und arbeitet als Künstlerin in Stuttgart. 

Die Bilder von Marlis G. Schill entwickeln sich wie eigenständige Organismen. 
Sie entstehen oft scheinbar von alleine, ohne dass es zunächst eine defi-
nierte Vorstellung davon gibt, wie das Endprodukt aussehen soll. Für die 
Künstlerin ist das Spannende dabei zu sehen, was unter ihren Händen auf 
der Malfläche geschieht – und damit auch mit ihr selbst. 

Neben Acrylfarben werden unterschiedlichste Materialien wie Sand, Erde, 
Bitumen, u.a. eingesetzt, z.T. auch Collagematerial, das ihr zufällig in die 
Hände fällt. Strukturen und Oberflächen werden kombiniert und zusammen 
mit der Farbe in ein ästhetisches Spannungsfeld gebracht. So entstehen 
Farbgeflechte, ineinander verwobene, immer wieder übermalte, manchmal 
pastose, dichte Farbschichten von leuchtender Intensität bis zu schimmern-
den Schlieren. 

Viele Bilder lässt die Künstlerin ganz bewusst interpretationsoffen. Manche 
Bildtitel legen allerhöchstens eine gewisse Spur. Sie sollen den Betrach-
ter aber keinesfalls hin zu einer bestimmten Sichtweise lenken, sieht doch 
jeder Mensch sein eigenes Bild und im besten Fall ganz viel von dem, was 
ihn persönlich ausmacht, weil es, ausgelöst durch die optische Wahrneh-
mung, Saiten in ihm zum Schwingen bringt.
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„Junges Grün“, Acryl, 70 x 100 cm
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„Morgenluft“, Acryl, 100 x 120 cm „Frischer“, Acryl, 60 x 60 cm



70

Tim David Trillsam (D),

geboren 1985 in Geislingen/Steige, erlernte die klassische Bildhauerei an 
der Fachschule für Holzbildhauerei des Berchtesgadener Landes. Nach 
seinem Abschluss studierte er an der Akademie der Bildenden Künste in 
Stuttgart ‘Freie Kunst’. 

Der seit 2013 freischaffende Künstler ist vor allem durch seine ausdrucks-
starke und eigenständige Formensprache erfolgreich. 

Die verzerrte Anatomie, meist übertrieben große Hände und Füße, bei 
welcher der Körper auf seine Werkzeuge reduziert wird, ist nicht nur aus 
ästhetischer Sicht für den jungen Bildhauer interessant, auch der symbo-
lische Charakter spielt hierbei für ihn eine wichtige Rolle. Seit der ersten 
Themengruppe („Die Spiegelung des Seins“) befinden sich die Arbeiten vor 
allem in Sammlungen in der Schweiz, Österreich und Deutschland.
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„Schlitzohr“, Bronze, 21 x 14 x 14 cm
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„Feminist“, Bronze, 24 x 12 x 7 cm „Wegbegleiter“, Bronze, o.A.
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Hein Wachinger (D), 

geboren 1947 in Schrobenhausen/Bayern, wo er noch heute als Maler und 
Skulpteur lebt und arbeitet.

Es ist der Mensch in seinen Zwängen, der Hein Wachingers Interesse 
weckt. Die humanoiden Wesen auf den Werken sind meist gesichtslos. 
In einem Moment kaustisch und ironisch, im anderen beängstigend und 
fremd.

Des Menschen Kraft unterliegt den Mächten der Natur. Er versucht auf 
seine Weise ihre Ratlosigkeit, ihre, seine Ängste zu zeigen.

Hein Wachingers Arbeiten sind sperrig und eigenwillig, voller Ecken und 
Kanten. Ironie und Satire dürfen dabei aber keinesfalls zu kurz kommen. 
Bühnenbilder nennt er sie, seine Arbeiten. Man könnte sie auch „Zwitter“  
nennen - eine untrennbare Verbindung von Malerei und Skulptur. Sie führen 
in die Welt der Träume, in Wachzustände des Unbewussten.

Seine künstlerischen Ansprüche gehen weit über das hinaus, was nur un-
terhält. Durch seine Installationen sucht Hein Wachinger den Gegensatz. Er 
setzt in seinen Werken bewusst Verweise als Kritik an den gesellschaftlichen 
Zuständen. Er mischt sich ein. Er fordert uns auf ein Gleiches zu tun.
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„Die Hüter der Erde“, Mischtechnik, 71 x 71 x 15 cm
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„Goethe! Was soll der hier?“, Mischtechnik, 71 x 71 x 15 cm „Ohne Worte“, Mischtechnik, 71 x 71 x 15 cm




