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Manuela von Knorre
Bleibend
Steinzeug/Holzbrand
25,5 x20 x14cm

2026

Auf dem Bild ist eine kleine, keramische Skulptur einer
weiblichen Figur zu sehen, die ruhig und gesammelt wirkt,
mit aufrechtem Oberkorper und einem Arm in schiitzen-
der Haltung. Die flieRenden Glasuren in Griin-, Braun- und
Grautonen, die unregelmaRige Oberflache sowie Licht-
reflexe betonen die Lebendigkeit des Materials und unter-
streichen die stille Kraft der Figur, die Verganglichkeit und
Bestandigkeit, Verwurzelung in der Natur, Verbindung zu
Ahninnen und Schwestern sowie Schonheit und Zartheit in
den Stromungen der Zeit gleichermalen ausstrahlt.

Andrea Huhndorf

Fir die florale Interpretation der Skulptur ,Bleibend“ von
Manuela von Knorre lasst sich Andrea Huhndorf in erster
Linie von der durch den Holzbrand entstandenen Farbig-
keit und Oberflachenbeschaffenheit der Skulptur inspirie-
ren, welche sie, in der aus dem Winterschlaf erwachenden
Natur, in Form von zusammengerollten welken Blattern
und von Flechten bewachsenen Zweige wiederfand...,
sammelnd konnte sie in all diesen verwehten Fragmenten
eine fliichtige fragile Schonheit entdecken, welche sich
scheinbar unbeeindruckt von der Vergénglichkeit zeigt. Mit
diesen, von der Zeit gezeichneten Materialien, begibt sich
die Interpretin in einen schopferischen Prozess, um sich
der stillen Prasenz der Skulptur zu nahern.

¥ Mathias
Réfdler

FIELDS OF GOLD
Mischtechnik
auf Leinwand
120 %240 cm
2025

16.1

Das Triptychon hat der Kiinstler in einer 6-monatigen
Schaffensphase als Pleinairmalerei in seinem Garten ge-
schaffen, inspiriert von ausgedehnten Spaziergangen in
der Umgebung von Niedergrunstedt. Immer wieder unter-
brach Rof3ler seinen Arbeitsprozess, um den vielschichti-
gen Auftrag von Farbe und verschiedenem Material trocken
werden zu lassen, dabei anderte er sehr oft den Bildauf-
bau. Die Leinwande setzte RoBler bewusst der Witterung
aus und so haben Sonne und Regengiisse ihre Spuren
hinterlassen. Er arbeitete ganz klassisch an der Staffelei,
interessante Strukturen erzielte er aber nur durch die auf

dem Boden liegenden Leinwande. Das Triptychon fangt
verschiedene Lichtsituationen an Sommertagen ein, die
im Herbst von der morbiden Kraft der Natur verwandelt
werden - Ausdruck des floralen Werdens und Vergehens im
Ubergang vom Sommer zum Herbst oder der Warme des
Sommers im Aufbegehren gegen die heraufziehende kalte,
dunkle Zeit mit einem letzten Bliihen ...

Sabine Wendt

Inspiriert von der Entstehungsgeschichte des Bildes ver-
sucht die Interpretin Sabine Wendt die Dimension Zeit als
Dimension des Wachsens und Vergehens einzufangen. So
zeigt fiir sie die Schichtung in der Horizontalen als auch
in der Vertikalen die jeweiligen Zustande der Natur. Alles
beginnt mit einem soliden Sockel, der das Element Erde
symbolisieren soll. Aus ihr heraus entfaltet sich die Natur,
um sich dann im Blau des Himmels aufzuldsen.

Sunyoung Bae
Bliihende Stille
Aquarell auf Papier
76x56.cm

2026

In ihrem Aquarell fangt Sunyoung Bae die architektonische
Fiille und textile Sinnlichkeit eines floralen Ensembles

ein, wobei die prachtvolle Pfingstrose im Zentrum durch
detaillierte StaubgefalRe und Lichtsetzung einen kraftvollen
Fokus bildet, flankiert von einer gelben Rose und spitzen
violetten Dahlienblattern, die dynamische Kontraste er-
zeugen. Durch zahlreiche Lasuren, feinste Pinselstriche fiir
Aderungen und Lichtreflexe sowie das bewusste Weglassen
eines Hintergrunds verschmilzt Bae botanische Genau-
igkeit mit emotionaler Ausdruckskraft, halt den fliichtigen
Moment maximaler Bliite in einer dauerhaften Momentauf-
nahme fest und hiillt den Betrachter in die stille Kraft und
Vielfalt der Natur.

Jochen Leonhardi

Die stidkoreanische Kiinstlerin Sunyoung Bae ist noch
relativ jung im Dozententeam der Mal- und Zeichenschule
Weimar. Schon als kleines Madchen liebte sie es, im Garten
ihrer GroReltern herumzustromern und die zahlreichen
Blumen im friihen Morgenlicht zu bestaunen. Dieses Gefiihl
des Staunens und die Freude liber die Schonheit der Natur
driickt sich in allen ihren Bildern aus. So auch in diesem
groldformatigen Aquarell. Der Betrachter taucht in das Blu-
tenmeer voller Freude ein und vergisst fiir eine Weile seine
Umgebung. So einen Moment mochte der Interpret Jochen
Leonhardi mit seiner floralen Installation auch hier an der
belebten StraRe am Bilderhaus in Weimar zeigen.
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Otto Oscar Hernandez Ruiz
Kirche im Griinen

Acryl auf Leinwand

104 x 140 cm

2021

Das Bild wird von einer dunklen, turmahnlichen Struktur
dominiert, die im rechten oberen Quadranten emporragt
und an ein altes Haus erinnert. Links davon schwebt eine
filigrane, fast gespenstische Form in der Luft, die wie ein
Drachen oder ein zerfetztes Segel wirkt. Ein kleiner, hell
leuchtender Stern ist an einer diinnen Linie befestigt und
bildet einen markanten Fixpunkt im Zentrum des Werkes.
Im unteren Bereich des Bildes scheinen sich dichte Blische
oder Vegetation auszubreiten, die in wilden Pinselstrichen
gemalt sind. Ganz am unteren Bildrand bilden vertikale,
helle Farbakzente eine Art Zaun oder eine Lichtreflexion,
die dem Bild Tiefe verleiht.

Fleur Nemati

Die Installation tibersetzt die Bildwelt der ,,Kirche im
Griinen® in einen eigenen Erfahrungsraum. In einem abge-
dunkelten Raum schweben kleine, leuchtende ,,ewige
Garten“, genahrt aus dem Wald. Wie die Lichtpunkte im
Gemalde erscheinen sie als fragile Zeichen im Dunkel. Das
Acrylbild ist von tiefen, nachtlichen Ténen gepragt; kleine
Leuchtobjekte durchziehen die Szenerie und setzen feine
Akzente. Die umgebende, naturhafte Dichte rahmt das
Bauwerk und verleihtihm eine stille Prasenz. Dieses Wech-
selspiel aus Schatten und Licht setzt sich im Raum fort.
Die Materialien tragen Spuren von Verganglichkeit, wah-
rend ihr Leuchten etwas Dauerhaftes behauptet. So ent-
steht ein Spannungsfeld zwischen Endlichkeit und Hoff-
nung. Der Raum wirkt wie eine eigene, kontemplative Welt.
Aus einzelnen Elementen formt sich ein vielstimmiges
Ganzes - ein leises Bild von Gemeinschaft, Wachheit und
Offenheit im Verborgenen.

Peter Stechert

Gager

Mischtechnik auf Papier
60 x 80 cm

2022

Es handelt sich bei dem Bild von Peter Stechert um eine
Arbeit in Mischtechnik auf Papier. Der Kiinstler hat es im
April 2022 vermutlich plein air auf Riigen gezeichnet. Gager
ist ein kleiner, malerischer Ort im Stidosten der Insel Riigen
auf der Halbinsel Monchgut und Teil des UNESCO-Biospha-
renreservats Stidost-Riigen - bekannt fiir seine unverfalsch-
te Natur und vielfaltigen Kiistenformen.



Die Landschaft wird vor allem durch die Lage zwischen dem
Riigischen Bodden im Siiden und den sanft ansteigenden
Zickerschen Bergen im Norden gepragt. Die flachen, ver-
zweigten Boddengewdsser wirken weitldufig und formen
ein geschwungenes Ufer mit Buchten und schmalen Land-
zungen. So auch der Hafen von Gager am Hagenschen Wiek,
einer tief ins Land reichenden Bucht des Riigischen Bod-
dens. Direkt hinter dem Ort beginnt das hiigelige Gelande
der Zickerschen Berge - eine von Grasland und Trocken-
rasen gepragte Region mit Erhebungen bis etwa 66 Meter.
Diese ,,Berge“ verleihen der Landschaft trotz ihrer geringen
Hohe eine besondere Tiefe. Von den Kuppen eroffnet sich
ein weiter Blick tiber Boddenlandschaften, Walder und
Felder bis zur Ostsee. Peter Stechert zeichnet im April die
noch kargen Trockenrasen, bevor sie sich im Sommer in ein
Blutenmeer verwandeln. Die weiten Flachen der M6nchgut-
Landschaft wirken besonders im Morgen- und Abendlicht
fast endlos - ein Grund, warum er hier arbeitet.

@ Luise Nerlich

Besonders reizvoll fiir Peter Stechert und auch fiir Luise
Nerlich ist das Zusammenspiel von Land und Wasser: Wo
der Bodden auf das Festland trifft, wechseln sich sanft ge-
neigte Ufer, flache Strande und kleinere Steilufer ab. Diese
enge Verzahnung schafft ein abwechslungsreiches Land-
schaftsbild, was er in seinem Bild einfangt. Die Interpretin
hat versucht, die Farbigkeit und die Struktur, die Stechert
in der Landschaft wahrnimmt und in seinem Bild ,,Gager*
festhalt, plastisch durch Treibhdlzer und Seegras umzu-
deuten. Ganzin der Nahe von Gager, an der Kiiste Hidden-
sees hat Nerlichs Sohn im Frihjahr 2026 Seegras und von
Wind und Wasser gezeichnete Stocke fiir sie gesammelt
und ihr diese nach Weimar gebracht. Diese beiden linearen
Elemente bilden die Basis fiir ihre florale Arbeit und sind
fur sie vergleichbar mit den Strukturen der April-Landschaft
von Stechert. Den Prozess der Verwandlung des Trocken-
rasens in eine blihende Wiesenlandschaft stellt sie mit dem
schnell verganglichen Mohn dar - eine zarte Bliite, die sie
an ihre Kindheit auf der Insel erinnert und so den Bogen
von der Kuste zu ihren Eltern hin zur Weimarer Malschule

schlagt.

Luise Nerlich
Karusel

Pastellkreide auf Papier
31,5%x31cm

2000

Das Pastell ,,Karusel“ entstand im Jahr 2000 auf der Insel
Hiddensee, 77 Jahre nach der Fertigstellung des Sommer-
hauses durch Max Taut flir Richard und Charlotte Miiller.

Luise Nerlich zeichnete vor Ort von der groRRen, das Haus
umgebenden Wiese aus, das eingeschossige Gebaude mit
quadratischem Grundriss, abgerundeten Mauern und ei-
nem markanten, mit Biberschwanzziegeln gedeckten Dach,
das sich mit Gauben und balkonartiger Offnung schiffsartig
entfaltet; besonders die Windschutzmauern strukturie-

ren dabei wirkungsvoll den Bildaufbau. Kurz zuvor war
Waltraud Ehmer, langjahrige Bewohnerin und engagierte
Bewahrerin des Hauses, verstorben, wodurch die Zukunft
des ,Karusels“ zunachst ungewiss blieb, und eine museale
Nutzung diskutiert wurde. Heute, mehr als 100 Jahre nach
seiner Erbauung, wird das Haus vom Hafen- und Kurbetrieb
Hiddensee betrieben und ist als 6ffentlich zuganglicher Ort
mit einer Ausstellung zum filmischen Schaffen von Asta
Nielsen sowie zum architektonischen Werk Max Tauts auf
der Insel erhalten.

@ Catrin Seidel
Luise Nerlich und Catrin Seidel verbindet die tiefe Liebe zu
der autofreien Kiinstlerinsel Hiddensee in der Ostsee. Seit
mehr als 100 Jahren gilt sie als der Inbegriff des leichten
Sommerlebens und der Freiheit von gesellschaftlichen
Zwangen und Rhythmen. Die Floral Designerin und Land-
schaftsarchitektin Catrin Seidel, die sowohl in Weimar als
auch auf der Insel Hiddensee ihr Studio fiir florale Kunst
betreibt, re-materialisiert das ,Karusel“ in eine abstrahier-
te, Uppige und dennoch leichte Bliitenskulptur, die sich an
der Farbigkeit des Pastells von Luise Nerlich orientiert. Sie
greiftin ihrer Interpretation die Zeichnung der Kiinstlerin
neben den Farben insbesondere den Namen des Gebaudes
sKarusel“ auf. Die Drehbewegung des floralen Arrange-
ments versinnbildlicht den von Asta Nielsen erwahlten
Namen fiir das besagte Gebaude. Gleichzeitig steht die
Drehbewegung der floralen Interpretation fiir die sinn-
liche Erfahrung des schwindelig und verziickt machenden
Fahrens aus sorgenfreien Kindertagen. Der Welt entfliehen,
drehen, schneller und schneller, bis der Verstand aufgibt
und nur mehr das Geflihl bleibt, dass sich die Welt dreht
und nicht man selbst. Wie Luise Nerlich setzt die Interpretin
die tiefen, dunklen und erdigen Téne der Wiese zur Ba-
lance und Erdung des Hauses ein. Der starke Kontrast des
ziegelroten Daches gegen den strahlend blauen und weiten
Himmel und das strahlende Weil3 der Fassade und der
raumgreifenden Windschutzmauern wird dadurch gehalten
und am Wegschweben, gleich einem sich drehenden und in
die Liifte erhebenden Schirmchens, gehindert. Die auf der
Fassade umlaufenden dunkelblauen Streifen verstarken
die gedachte Drehbewegung, ebenso das Verschwimmen
der Farbe des tiefblauen Meeres am Horizont - als wiirde
man von einem Karussell in die Weite schauen. Gliickselige
Sommerfrische auf einer Insel.
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Kunst. Erde, Farbe, Objekte ... all das hat fiir jeden Men-
schen unterschiedliche Bedeutungen und ist abhangig von
eigenen Erinnerungen bzw. Erfahrungen. Mal direkt, mal
indirekt als Metapher.

Somayeh Moradi versteht die Erde nicht nur als Symbol
der Fruchtbarkeit, sondern auch als eine Erinnerung an den
verlorenen Ort, in dem sie lebte, aber nie mehr so erleben
wird, wie er mal war. In ihr wachst viel Nostalgie, wenn sie
an ihr Heimatland denkt.

Sie hat sich von den Blumen aus Bahram Nematipours
Bild ,,Der alte Garten® inspirieren lassen, die in ihr einen
starken Eindruck hinterlassen haben. Die Interpretin arbei-
tet direkt mit dem Material Erde. Sie verbindet Blumen in
ihrer besonderen Farbigkeit mit einer spezifischen Wahr-
nehmung von Natur, Heimat und dem Verstandnis unserer
Verbindung zueinander in der Welt.

Christel Schone
GNADENLOS schick
Textildesign

Die Installation zeigt einen Teil der Arbeit von ,,GNADEN-
LOS schick” zum Thema Bauhaus. Angeregt von Bauhaus-
Kiinstlern wie Schlemmer und Schmidt, die sich mit Tanz,
Theater und speziell den Figuren dafiir beschaftigt haben,
gestaltet ,,GNADENLOS schick® Kostiime zu verschiedenen
Themen aus diesem Bereich.

Alle stehen in Beziehung zu Bewegung und Musik und
in der Tradition des Triadischen Balletts. Bei Verwendung
geometrischer Figuren und klarer Gestaltung ergibt sich die
Variation durch Farbe oder Material. Die vorliegende Arbeit
tragt metallischen Charakter. Die gesamte Reihe umfasst
7 Figuren.

@ Heike Mohr

Christel Schones Kostlime verstromen Maschenlook, Werk-
stattgeruch; sie sind fiir Heike Mohr Textilkunst, die origi-
nell und ausdrucksstark einkleidet.

Die Interpretin kleidet die Bliiten in ihrer floralen Installa-
tion auch ein, ummantelt und umschlingt diese. Kabel und
Rohren aus Plastik geben den Bliiten Halt oder ziehen sie
weg bzw. auseinander.

Warum Kabel? Sie sind unabdingbar fiir ansteuerbare
Technik: Aufladen, Verbinden, Weiterleiten. Ein Maschinen-
Mensch ware ohne sie immobil. AuRerdem besitzt die Inter-
pretin noch ganz viele Kabelreserven aus ihrer jahrelangen
Arbeit hinter der Kamera. Daraus musste sie etwas entste-
hen lassen, bevor die Kabel im Wertstoffhof landen.

Frank Steenbeck
Leuchten

Acryl auf Karton
75x95cm

2022

Das Bild zeigt eine abstrakte, liberwiegend in tiefen Blau-
tonen gehaltene Komposition, tiber der sich vertikale, li-
nienartige Formen in warmen Farben wie Gelb, Gold, Ocker
und Braun ziehen, teils transparent mit dem Hintergrund
verschmelzend. Rechts 6ffnet sich der dunkle Blauton zu
helleren Griin-, Gelb- und Rosatonen, die wie von Licht
durchflutet wirken und einen starken Kontrast schaffen;
die sichtbaren Pinselstriche, organischen Konturen und
vertikale Ausrichtung vermitteln Hohe, Tiefe und den Ein-
druck einer abstrakten, lichtdurchfluteten Landschaft
oder eines Waldes.

Catori Bela

Das Werk ,,Leuchten® von Frank Steenbeck bildet das Zen-
trum Catori Belas raumlicher Installation im Bilderhaus.
Frei im Raum hangend |6st sich das Bild von der Wand und
wird zum Ausgangspunkt der gesamten Interpretation. Die
Auseinandersetzung konzentriert sich bewusst auf eine
einzige Farbe: Gelb. Gelb wird zum Trager des Lichts, zur
Essenz des Leuchtens und zum verbindenden Element zwi-
schen Bild, Raum und Betrachter. Vertikal im Vordergrund
platzierte gelbe Neonlichtréhren setzen gezielte Licht-
achsen und lenken das Leuchten in den Raum. Begehbare
Spiegelplatten am Boden 6ffnen die raumliche Wahrneh-
mung, erzeugen Reflexionen und machen die Installation
flir den Betrachter physisch erfahrbar. Das Licht bricht sich,
vervielfacht sich und erweitert das Bild in eine immersive
Dimension.

Die Installation ist begehbar angelegt, sodass die Besu-
cherinnen und Besucher aktiv in den Raum eintreten
konnen. Sie werden Teil der Inszenierung aus Licht, Farbe
und ihrer eigenen Reflexion - sichtbar im Spiegelboden
und eingebunden in das vielschichtige Spiel aus Leuchten
und Wahrnehmung. Gelbe Blumen - Mimosen, Craspedia
(Drumsticks) und gelbe Tulpen - bilden die organische
Ebene der Installation. In ihren unterschiedlichen Struk-
turen und Formen entwickeln sie einen ineinandergrei-
fenden Rhythmus und verstarken die monochrome Kraft
des Gelbs. Sie kontrastieren mechanische Elemente und
Uberfiihren diese in eine harmonische, sinnliche Gesamt-
wirkung. So entsteht ein atmosphérischer Raum, in dem
sich Licht, Spiegelung und die Farbe Gelb zu einer konzen-
trierten poetischen Erfahrung verdichten. Leuchten wird
nicht nur betrachtet, sondern als strahlende, einfarbige
Raumkomposition erlebt.



Arfehs Arbeiten laden dazu ein, Malerei als physische,
lebendige Materie zu begreifen, in der Explosion und Ver-
dichtung, Bewegung und Gewicht, Freiheit und Struktur
unmittelbar aufeinandertreffen.

Birgit Vogt

Birgit Vogt mochte mit ihrer floralen Interpretation beide
Gemalde horizontal verschmelzen lassen. Gleichfalls geht
es ihr dabei um den Konflikt von Fluiditat und Masse.

Der steinige Untergrund ist das Pendant des Gemaldes
»Geologische Schwere®, welches vom Kiinstler als ,,phy-
sische Masse mit Gewicht“ beschrieben wird. Als Topping
kommen die Rohstoffe Quarzsand, Soda und Kalk zum
Einsatz. Erscheinen sie in der Natur als weiRes Pulver oder
Granulat, verbinden sie sich jedoch nach dem Schmelzen
bei extrem hohen Temperaturen zu der klaren, amorphen
Masse, welche wir als Glas kennen. Vasen aus feinstem
Lauschaer Glas mit aufgesetzten Glasfaden, Noppen oder
eingearbeiteten Farbgranulaten greifen die Farben des
zweiten Gemaldes auf und erhalten eine unaufdringliche
Blumenfiillung mit getrockneten Lunaria Zweigen.

Catori Bela
(Carmen Biichner)
Pfingstrose - Eine
Erinnerung an den
Duft der Natur
Acryl auf Leinwand
100 x 120 cm

2024

Die Leinwandarbeit ,,Pfingstrose“ fangt den wundervollen
Duft dieser Blume in ihrer natiirlichen Schonheit ein. Mit
ihrem Bild fordert Catori Bela auf, den zarten, betorenden
Duft der Pfingstrose nachzuempfinden - als wére er noch
in der Luft. Die sanften Tone symbolisieren Leichtigkeit und
Anmut, die die Pfingstrose in der Ferne ausstrahlt. Einige
Elemente im Bild wirken fast schwebend, unaufhaltsam

in Bewegung, wahrend andere fest verankert und stabil
erscheinen, sodass sie das Fundament der Bildkomposi-
tion bilden. So entsteht ein harmonisches Zusammenspiel
von Zartheit und Bestandigkeit bzw. Stabilitat, das den
typischen Charakter der Pfingstrose widerspiegelt - eine
Blume, die sowohl zerbrechlich als auch stark ist und in
ihrer Pracht an Verganglichkeit, aber gleichzeitig auch an
Bestandigkeit der Natur erinnert.

Bela bietet in ihrem Bild viel zu entdecken an: homogene
Flachen und gezeichnete Texturen wechseln sich ab, bis
hin zu subtilen Facetten in der Tiefe. Das Werk vereint die
malerische Ausdruckskraft der Acrylmalerei, prazise Zeich-
nungen und den rauen Stil der Streetart.

11.2| Sibylle Mania
y

Als die Interpretin von Ausstellungsthema und Termin er-
fuhr, musste sie gleich an Pfingstrosen denken. Seit Jahren
ist Sibylle Mania oft bei Jena an einem Berg, wo vor ca. 150
Jahren Pfingstrosen angebaut wurden, damals zur Farb-
stoffgewinnung. Die geschnittenen Knospen oder Bliten
gelangten angeblich bis nach Frankreich, um Rouge &
Lippenstifte herstellen zu konnen. Die kleinen Bliitenfelder
liegen an steilen Kalkhangen, sind schwer zuganglich und
mussten miihsam gehackt und gepflegt werden. Heute sind
davon nur noch einzelne Pflanzen tbrig, manche Pfingstro-
se bliht zwischen neu gewachsenem Gestriipp oder ist zur
Urform verwildert. Vergeblich versuchte die Interpretin aus
den granatapfelahnlichen Samen Pflanzen zu ziehen. Bevor
sie Catoris Atelier besuchte, erzahlte sie ihr von ihrer Vor-
liebe fiir Pfingstrosen und sie war iberrascht: es gab schon
ein Pfingstrosenbild! So trafen sich beide und tatsachlich
gefiel Mania das Bild ,,Pfingstrose - Eine Erinnerung an

den Duft der Natur” am besten: abstrakt mit vielschichti-
gen Ebenen, grafische und malerische Details spannend
verbindend. Schnell waren sich beide einig. Die Interpre-
tin mochte mit ihrer Blumeninstallation vor allem auf die
markante Farbe eingehen: viele Bliiten in allen Stadien -
von Knospen bis zu ausfallenden Bliitenblattern - stehen in
einzelnen eckigen LaborgefaRRen, das Wasser farbt sich pink
von den Bliitenblattern.

12.1 Bahram Nematipour
Der alte Garten
Mischtechnik auf Leinwand
200 x 300 cm

2018

Die Arbeiten von Bahram Nematipour speisen sich aus dem
tiefen Reservoir seiner Erinnerungen - sie sind ein Echo
dessen, was er einst erlebt hat oder im Augenblick erfahrt.
Es sind die flichtigen Eindriicke des Alltags und die Bilder,
die bereits Jahre zuriickliegen und sich in ihm festgesetzt
haben. Diese Szenen sinken tief in sein Bewusstsein, wo
sie sich untrennbar mit seinen Gedanken und Empfindun-
gen verweben. In einem meditativen Prozess steigen sie
schlieRlich wieder an die Oberflache, verwandeln sich in
visuelle Traume. Jedes seiner Werke ist somit ein manifes-
tierter Traum, eine Projektion seines Innersten. Denn am
Ende sind diese Traume seine eigentliche Realitat. ,Meine
Traume sind meine Wahrheit®, so der Kiinstler.

Somayeh Moradi

Die Interpretin lasst sich von der Situation in ihrem Heimat-
land Iran inspirieren. Symbole spielen dort immer eine
wichtige Rolle im Leben. Vor allem in der Literatur, in der
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Enrico Freitag

Cherry Blossoms in the Studio
Garden

Ol auf Leinwand

220x180cm

2024

Das Werk Cherry Blossoms in the Studio Garden von Enrico
Freitag zeigt in einer abstrakt-impressionistischen All-Over-
Struktur die Erinnerung an den Blick aus dem Atelierfenster
in einen frihlingshaften, von Kirschbliten erfiillten Himmel
Uber dem Garten, dessen Baume inzwischen grof3tenteils
aus unbekannten Griinden gefallt wurden.

Die groRformatige Komposition verzichtet auf ein zent-
rales Motiv sowie auf eine klare Trennung von Vorder- und
Hintergrund und wird von hellen Weil3- und Cremetonen
dominiert, die eine offene, luftige Wirkung erzeugen.
Dariiber verteilen sich warme Farbakzente in Rot-, Ocker-,
Orange- und Brauntonen sowie vereinzelte kiihle Farben
wie Blau, Tiirkis und Griin. Die vielschichtige, bewegte
Oberflache mit lasierenden und pastosen Farbauftragen
sowie sichtbaren Pinsel- und Spachtelspuren erzeugt eine
lebendige, gestische Textur und unterstreicht den prozess-
haften Charakter der Malerei.

Beate Casparius

Das Gemalde ,Kirschbliiten im Ateliergarten“ entfaltet ei-
nen Bildraum voller Bewegung und Leichtigkeit. Die Bliiten
erscheinen nicht als feste Formen, sondern als flieRende
Farbfelder, die sich im Raum auflosen und wieder neu for-
mieren. Dadurch entsteht der Eindruck eines schwebenden
Friihlingsmoments - eines Augenblicks zwischen Werden
und Vergehen.

Die florale Gestaltung von Beate Casparius greift diese
Atmosphére auf und libersetzt sie in eine rdumliche Form.
Im Zentrum steht die geflochtene Weidenkugel, die als
Symbol fiir den schopferischen Ursprung gelesen werden
kann - ein Geflecht aus Linien, Gedanken und Natur. Aus ihr
wachsen Bliiten dem Licht entgegen und verweisen auf
den Prozess des Entstehens und der kreativen Entwicklung.
Das Schleierkraut umhdillt die Form wie ein zarter Bliten-
nebel und verstarkt die Idee von Leichtigkeit und Vergang-
lichkeit.

Herabfallende Bliiten fiihren die Bewegung des Bildes
weiter in den Raum und schlagen eine sichtbare Briicke
zwischen Malerei und floraler Skulptur. So entsteht der
Eindruck, als wiirden die Kirschbliiten aus der Leinwand
heraus in die Wirklichkeit gleiten. Bild und florale Arbeit
treten in einen Dialog zwischen Natur und Kunst, zwischen
Idee und Gestalt, zwischen dem Moment des Aufbliihens
und seiner fllichtigen Schonheit.

Junli Du

Spring

Reispapier, Tusche mit Wasserfarben
350x33cm

2024

Sobald der Schnee schmilzt, erfiillt ein zarter Duft die Stadt,
und der Flieder, Bote des Friihlings, bliiht lippig wie rosige
Wolken oder Rauchschwaden. Fiir Junli Du ist der deutsche
Frithling zu fliichtig, und der Flieder, mit seinen winzigen,
dichten Bliiten in Violett, WeiR oder Rosa, erscheint ihm
wie ein traumhaftes, sinnliches Erlebnis, das die Schonheit
des Friihlings intensiviert.

Die Bliiten erinnern ihn in ihrer Form an Nelken, und
aus der Ferne wirken sie wie Wolken oder ein rosiges Meer;
sein Bild schenkt all jenen, die des Winters liberdriissig
sind, ein Gefiihl von Energie, schopferischer Leidenschaft
und grenzenloser Fantasie. Mit seinem betérenden Duft gilt
Flieder furihn als die intensivste aller Blumen, deren Pra-
senz man oft schon riecht, bevor man sie sieht, und die er
in seiner Kunst zu einem sinnlichen Erlebnis werden lassen
mochte.

@ Yuerong Zhang
Die Leitmotive Verganglichkeit und Ewigkeit sind pragend

flir Yuerong Zhangs florale Interpretation. Sie lasst sich
dabei von den {ippigen Fliederbliiten auf dem Bild des
Kinstlers Junli Du inspirieren und zeigt in ihrer Installation
herabhangende, frische Bliiten, die sich im Verlaufe der
Ausstellung verandern werden. Die Blitenblatter werden
leicht vor dem Bild herabschweben, als wiirden sie aus
dem zweidimensionalen Bild formlich herausschweben.
Die echten Bliitenblatter der Installation korrespondieren
mit dem Flieder aus Junli Dus Kunstwerk und zeigen im
Wechselspiel das Wesen des Friihlings. Doch die authen-
tische Blume ist bestimmt, dem Rhythmus ihrer Natur
folgend zu welken, zu verblassen und zu fallen, letztendlich
zu vergehen.

Flir Zhang ist es wichtig, in ihrer Installation Blitenblat-
ter zu zeigen, die im Gegensatz zu den ,.erstarrten Bliiten
vor dem Gemalde sinken, im wahrsten Sinne des Wortes
nach unten fallen. Der Friihling im Bild bleibt, wahrend die
echten Blumen ihren vollstandigen Lebenszyklus durch-
laufen. Flir Yuerong Zhang ein reizvoller Dialog. Sie mochte
den Prozess des Vergehens der Zeit darstellen und all die
Momente, die wir nicht festhalten kdnnen. Im Bild, in der
Kunst werden sie auf andere Weise Teil der Ewigkeit.



Manon Grashorn
Palimpsest

Mischtechnik auf Leinwand
160 x 150 cm

2026

Die plastischen Quader spiegeln die stéandige Variation der
Performance des Lebens wider; urspriinglich leere GefalRRe
stehen heute als eng beieinanderstehende, ausgefiillte
Gebilde mit fester Struktur. Durch wechselnde Sichtwei-
sen auf die kubischen Formen verschmilzt die urspriing-
liche Materie im dynamischen Wandel zu einer komplexen
Gesamtwirkung, in der Raum, Zeit und Schichtungen eine
abstrahierte, entriickte Sicht auf die Welt schaffen, die

das Vergangene im Gegenwartigen spurbar macht. Dabei
[0sen sich die festen, bodenstéandigen Formen allmahlich in
luftige Komponenten auf, bis sie zuletzt in den Weiten des
Nichts verschwinden. Wie Manon Grashorn sagt: ,,Es gibt
nichts Schoneres als das Absichtslose, ein Symbol der Zeit
und Verganglichkeit in den verblassenden Erinnerungen an
Vergangenes.“

Matthias Hofmann
Durch das absichtslose Nebeneinanderstellen von schein-
bar isolierten unregelmafigen Quadern alter Holzbalken
werden die kubischen Formen des Bildes von Manon
Grashorn aufgenommen und sichtbar auf eine dreidimen-
sionale Ebene verlagert. Aus Sicht des floralen Interpreten
Matthias Hofmann wurde das Holz, das allgegenwartige,
jedoch verganglichste Material der menschlichen Bauge-
schichte, aus Abrisshdausern entnommen und sequenziert
in Szene gesetzt. Die Anderung der Sichtweise auf diese
Holzabschnitte spiegelt fiir ihn das Leben in seiner ganzen
Dramatik vom Werden und Vergehen, vom Wachsen bis
zum Zerfall, vom menschlichen Verlangen nach hauslicher
Geborgenheit bis zum Tod, Verrottung oder Verbrennung
organischer Materie. Auf diesem Weg nimmt das Leben
wie auch das organische Holz jedoch seltsame Wendun-
gen, Sinn und Zweck werden mehrfach geandert oder neu
definiert. Leben, Tod und Neuerschaffung stehen nah bei-
einander und bedingen sich mitunter. Vergangenheit und
Gegenwart werden durch die verschiedenen Strukturen
abstrakt vergegenstandlicht und so mit dem Blick auf das
Wesentliche spiirbar gemacht. Die Holzquader werden in
der floralen Interpretation durch einen natdirlichen Ver-
bund aus Haus- bzw. Dachwurz gestitzt. Die Farbigkeit
der kleinen, fast unscheinbar wirkenden Pflanzen, die mit
ihrem geringen Nahrungs- und Platzbedarf als lebendiges
Element die Holzquader verbinden, nehmen die Griin- und
Grautone des Bildes wieder auf und verschmelzen dadurch
zu einem symbiotischen Gesamtbild von Leben und Tod.

Franz Steinhorst
Post-Human

Tusche und Fineliner
95x65,5cm

2026

Das Bild zeigt ein menschliches Portrat im Mittelpunkt
eines konstruierten Bildraums. Organisches und Techni-
sches begegnen sich darin ohne klare Trennung. Die Figur
wirkt ruhig und zeitlos. Um sie herum bauen sich ornamen-
tale Formen auf, die ordnen und umschliel3en. Zwischen
Schwarz, Weil und violetten Farbakzenten entsteht eine
offene Vorstellung von Gegenwart und Transformation.

7.2] Regina Gareis

Jeder Bliitenstiel tragt eine eigene Bewegung in sich: auf-
recht wachsend, seitlich flielfend oder ausladend in den
Raum. Ahnlich verhalt sich auch eine gezeichnete Linie.
Ausgangspunkt der Interpretation ist der grafische Hinter-
grund aus schwarzen Linien, offenen Flachen und kraftigen
Farben. Diese Spannung zwischen Verdichtung und Frei-
raum Ubertragt die florale Interpretin Regina Gareis in ihr
florales Arrangement. Bliiten, Ranken und Griin bilden
Gruppen, die sich verdichten, tiberlagern und wieder auflo-
sen. Pinke, weil3e und dunkelrotviolette Bliiten greifen har-
monisch die Farbigkeit der Zeichnung auf. Im Hintergrund
wachst eine asymmetrische florale Struktur in den Raum.
Sie umspielt und liberwuchert die Zeichnung. Einzelne
Elemente am Boden fiihren die Bewegungen der Linien im
Raum weiter.

Claudia Kocher
Summertime Sadness
‘/ Mischtechnik, Oberflache Federn
20x11cm
2026

,2Summertime Sadness“ ist eine kiinstlerische Auseinander-
setzung mit der verganglichen Schonheit des Sommers, der
fiir die Kiinstlerin Claudia Kocher ein lebenslanges Streben,
ein Geflihl von Sehnsucht und Innehalten bedeutet. In
ihrem Werk reflektiert sie den Rhythmus der Jahreszeiten,
besonders den Ubergang zwischen Ernte und Abschied im
elterlichen Garten, wobei die Birnenernte als letzte Frucht
einen finalen Gru aus der warmen, leuchtenden Zeit sym-
bolisiert.

Fiir ,Summertime Sadness® hat Kocher Hunderte Ganse-
federn gefarbt und mosaikartig angeordnet, wobei sie die
fast vergessene Technik der Plumasserie nutzt, um Textil,
Stickerei und Federn zu einer lebendigen, taktilen Kompo-
sition zu verbinden.
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Heike Reuther

Eine reife Birne in herrlich warmen Farbtonen. Was fiir eine
Hommage an die Friichte des Sommers! Ein grof3es Stau-
nen beginnt fiir die Interpretin Heike Reuther beim genau-
en Hinsehen auf Claudia Kochers faszinierendes Objekt
»Summertime Sadness®. Die Plastizitat mit ihren nuancier-
ten Farblibergangen entsteht durch Aneinanderreihung
oder Ubereinanderlegung unzihlig gefarbter Federn. Noch
nie hat die Interpretin Heike Reuther so eine kiinstlerische
Darstellung einer reifen Birne gesehen. Nach dem ersten
Staunen werden fiir sie sinnliche innere Bilder oder Ein-
driicke wach: in eine reife saftige Birne hineinbeif’en und
dabei das typische Aroma auf der Zunge spiiren oder in
eine Schiissel reife Birnen aufsammeln, die von der Sonne
noch ganz warm sind und schnell gegessen werden miissen
... Solche Sinneseindriicke inspirierten Heike Reuther zu
ihrer floralen Interpretation, ebenso der starke emotiona-
le Ausloser, sich an einen hohen Birnbaum im Garten der
Kindheit zu erinnern. Er war viel zu hoch, um seine reifen
Friichte pfliicken und vorsichtig in einen Korb legen zu kon-
nen. Die Birnen fielen tiberreif herunter auf die Erde und
immer waren zuerst unendlich viele Wespen da, um iiber
sie herzufallen. Lautes Surren, ein intensiver Duft, weiches
Fruchtfleisch, schnell braun und ungeniel3bar geworden.
Eine sinnlich aufgeladene Inszenierung unterm Birnbaum!
So ein Erinnerungsbild greift Heike Reuther in ihrer floralen
Installation auf.

Karsten Kunert
Halbinsel am Bodden
Mischtechnik auf Karton
60 x42cm

2025/2025

Auf dem Bild ist eine ruhige, abstrakte Komposition zu
sehen. Die Farbgebung besteht vor allem aus zarten Rosa-,
Apricot-, Beige- und Cremetonen. Der obere Bereich wirkt
luftig und weich, fast wie ein Himmel bei Sonnenaufgang
oder Sonnenuntergang. Feine Farbverlaufe gehen sanft
ineinander tiber, ohne harte Ubergange. Uber die gesamte
Flache sind leichte Kratzspuren, Schablinien und kleine
Farbpunkte verteilt. Diese Spuren verleihen dem Bild eine
strukturierte, leicht raue Oberflache. In der unteren Bild-
halfte verlduft eine vertikale Linie, die an einen Horizont
erinnert. Darunter sind die Farben etwas kiihler und ge-
dampfter, mit einem Hauch von Grau und Griin. Die Formen
sind sehr reduziert und klar, es gibt keine konkreten Gegen-
stande. Das Bild wirkt offen, still und meditativ. Insgesamt
erinnert die Komposition an eine abstrakte Landschaft mit
viel Raum und Licht.

Steffi-Babett Wartenberg

Karsten Kunerts ,Weiter Horizont am Abend“ ist ein Bild
des Schwebens. In zarten Rosa-, Apricot- und Weilltonen,
durchzogen von feinen, fast fliichtigen Spuren, ruft es
jenen besonderen Moment des Abends herauf, wenn das
Licht sich auflost und die Grenzen zwischen Himmel und
Erde verschwimmen. Die florale Interpretation greift genau
diese Situation auf. Ein grin lasierter Holzkasten gibt dem
Arrangement einen ruhenden, erdverbundenen Grund. Aus
ihm heraus entfalten sich rosa und weilRe Kelche, die das
gebrochene Licht der Leinwand in lebendige Form uberset-
zen. Warme Apricot- und Lachsténe nehmen die sanfte War-
me des Bildhintergrundes auf, wahrend zarte blaugriine
Kopfchen einen leisen Kontrapunkt setzen - so wie Kunerts
vereinzelte Farbakzente im Gemalde. Apricotfarbene und
cremeweilde Rispen fligen dem Ganzen eine luftige Leich-
tigkeit hinzu. Die hellen, bewegten Graser und federleich-
ten Schleier sind vielleicht die treueste Entsprechung des
Gemaldes. Sie bringen jene Unscharfe ins Arrangement,

die das Bild ausstrahlt. Gleichzeitig entsprechen die Halme
der Graser den skizzenhaften Linien auf der Leinwand. Alles
wirkt wie im Entstehen begriffen, schwebend zwischen
Form und Auflosung. So wird aus dem Pflanzentableau kein
bloflRes Blumenstiick, sondern eine dreidimensionale Fort-
setzung von Karsten Kunerts malerischer Meditation.

10.1 Khaled Arfeh

Fluiditdt und Masse
Mischtechnik auf Leinwand
160 x200 cm

2026

Der Kiinstler Khaled Arfeh positioniert sein Werk bewusst
gegen die Schnelllebigkeit vieler zeitgendssischer Stromun-
gen und setzt stattdessen auf Konzentration, Materialitat
und innere Spannung. Seine Malerei versteht sich nicht als
Trager aullerer Botschaften, sondern als autonome visuelle
Erfahrung, in der die Leinwand als organisches Gewebe
Prozesse wie Druck, Verdichtung und Teilung durchlauft;
zellartige Strukturen bilden die Baueinheit seiner kom-
plexen Kompositionen, die an Wachstums- und Trans-
formationsprozesse erinnern. Charakteristisch sind kiihle
Farbakzente innerhalb warmer, bewegter Flachen, die
Bruchstellen im visuellen Fluss schaffen und eine rein emo-
tionale Auflosung verhindern. Besonders deutlich wird die-
ser Ansatz in seinem zweiteiligen Werk: Das erste Gemalde
offnet sich zu einem lichten, schwebenden Raum, wahrend
das zweite durch dichte Farbschichtungen und reliefartige
Oberflachen kompakter und korperhafter wirkt.



