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Eine fotografische Dokumentation der
faszinierenden, aber vom Verschwinden
bedrohten Kultur von Venice Beach

A photo documentary about the amazing
but endangered culture of Venice Beach
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Dotan Saguy
Venice Beach
The Last Days of a Bohemian Paradise

Mit seinen iberraschenden Einblicken in das Leben in Venice Beach schuf Dotan Saguy
eine Serie aus unerwarteten und immer wieder faszinierenden Bildern. Das Faible des
Fotografen fur diese bunte, tatowierte Gemeinschaft in Fitnesskleidung ist deutlich
spirbar. Saguys einflihlsame Fotos sind eine unverblimte Ode an die Kuriositat und
Einzigartigkeit der Menschen am Strand von Venice.

Fast schon zwanghaft strebt Saguy dabei nach Perfektion: Mithilfe der klaren Tren-
nung von Vorder- und Hintergrund und geometrischen Linien schafft er harmonische,
detailreiche Kompositionen. Anhand von unterschiedlichen Bildebenen erhalten wir
einen Eindruck von dem Chaos, das der Fotograf innerhalb des Bildausschnitts in
eine asthetische Ordnung verwandelt. Leider steht die Zukunft von Venice Beach auf
Messers Schneide: Luxussanierung und Profitgier bedrohen einen Lebensstil, der seit
Jahrzehnten das Markenzeichen von Venice ist. Vielleicht hat Saguy auf seinen Fotos
eine dem Untergang geweihte Gemeinschaft dokumentiert. Lassen Sie sich wie Dotan
Saguy von diesem Lebensstil in den Bann ziehen, bevor er vielleicht flir immer der
Vergangenheit angehort.

In capturing the revelations of Venice Beach, Dotan Saguy has created a body of work
with unexpected, enthusiastic surprise. His fascination for the colorful, tattooed, cos-
tumed community is palpable. His compassionate photographs unabashedly praise the
rarity of the unique originals who populate the sands of Venice.

With an almost obsessive compulsion, Saguy strives to create perfection using sepa-
ration and geometry resulting in harmonious scenes of rich detail. His use of layering
allows us an insight into the chaos he organizes so beautifully within the confines of
the frame. Unfortunately, Venice Beach sits on the edge of a knife: gentrification and
corporate greed threaten to squash the way of life that has defined Venice for decades.
Saguy has documented what could be a lost society should the faces you see here be
forced to acculturate. Allow yourself to be mesmerized — as Dotan Saguy has been —
by this way of life, before it fades away.
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Eine atemberaubende Dokumentation
des beriihmt-beriichtigten Burning

Man-Festivals in Nevada

A stunning documentation of Nevada’s
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DUST T9

Philip Volkers
Dust to Dawn

Philip Volkers portratiert altertimliche und moderne Festivals auf der ganzen Welt und
ist mit seiner Kamera stets mitten im Geschehen. Mit groBer Leidenschaft dokumentiert
er die Zusammenkiinfte von spirituellen Sinnsuchern, Selbstdarstellern und Visiona-
ren und erforscht ihre Bedeutung. Dust to Dawn ist eine Dokumentation der visuel-
len Abenteuer des Fotografen auf dem berihmten Burning Man-Festival in Nevada.
Jedes Jahr treffen sich 75.000 Menschen bei gliihender Hitze in einem ausgetrockne-
ten Salzsee in Nevada zu einem ungezwungenen, interaktiven Kunst-Festival giganti-
schen AusmaBes. Was als anarchische Strandparty in San Francisco begann, an deren
Ende eine Holzpuppe verbrannt wurde, hat sich zu einem Schmelztiegel fir Kreativi-
tat und Selbsterfahrung gemausert. Mit Dust to Dawn gibt uns Volkers einen Einblick
in einen visuellen Abenteuerspielplatz. Grandiose Ansichten und atemberaubendes
natirliches Licht werden mit groBer Leichtigkeit apokalyptisch anmutenden Installa-
tionen gegeniibergestellt. Volkers spielt mit seinen Portrats von schrillen Festivalbe-
suchern mit den Vorurteilen des Betrachters, gleichzeitig verbeugt er sich mit seinen
Landschaftsaufnahmen vor dieser einzigartigen Umgebung.

Renegade photographer Philip Volkers travels the world with his camera, achieving total
immersion in both modern and ancient festivals. His passion is the documentation of
spiritual, hedonistic gatherings, and exploring the meaning behind them with his
work. Dust to Dawn documents the visual adventures of Volkers at Nevada’'s notorious
festival, Burning Man.

Every year 75,000 people descend on a blisteringly hot alkaline lake bed in Nevada,
to let loose and make art. Burning Man is a human gathering of colossal proportions.
What started as an anarchist San Francisco beach party, where revellers would »burn
the man«, has become a highly influential festival and a haven for many enquiring
minds. Philip Volkers began documenting Burning Man in 2006. In Dust to Dawn,
we join him on his photographic adventures in this visual playground. Epic vistas and
stunning natural light contrast playfully with dystopian installations. Philip’s beguiling
portraits of unearthly characters toy with readers’ preconceptions, while his landscapes
honour the festival's remarkable natural setting.
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Find a video
on our website

www.kehrerverlag.com

Texte von/Texts by

Anne-Marie Beckmann, Mohammed
al-Khatib, Hassan Katan, Hosam Katan,
Mohammad Khair Hak, Carsten Stormer

Gestaltet von/Designed by
Kehrer Design Heidelberg
(Loreen Lampe), Hosam Katan,
Sebastian Moock

Festeinband/Hardcover
24x32cm

152 Seiten/pages

72 Farbabb./color ills.
ENGLISCH

ISBN 978-3-86828-839-1
Euro 39,90

Lieferbar, noch nicht angekiindigt/
Available, previously unannounced

Ausstellung/Exhibition

Felix Schoeller Photo Award 2017
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Fotografie / Photography

Hosam Katan
Yalla Habibi
Living with War in Aleppo

Yalla Habibi — Living with War in Aleppo fihrt uns die Zivilbevdlkerung des Ostteils von
Aleppo vor Augen, die ihren Alltag inmitten des Blrgerkriegs mit Beharrlichkeit und
Erfindungsreichtum meistert. Die Bilder aus der Heimatstadt des Fotografen entstanden
zwischen 2013 und 2015 und zeigen Menschen, die téglich bemiht sind, die Schrecken
des Krieges mit etwas Normalitat auszugleichen und ihre Wiirde zu wahren. Gerade in
Zeiten der abnehmenden Berichterstattung tiber den Konflikt in Syrien und besonders
Uber Aleppo, ist es wichtig, den Dialog aufrechtzuerhalten, denn der Konflikt besteht
weiterhin. »Yalla Habibi (Los, mein Schatz)!«, wie man auf Arabisch sagen wirde.

Hosam Katan (* 1994 Aleppo, Syrien) begann mit 18 Jahren als Fotograf fiir das Aleppo
Media Center zu arbeiten. Seine Aufnahmen wurden in zahlreichen internationalen
Magazinen publiziert und unter anderem mit dem lan Parry Award 2015, dem Andrei
Stenin International Press Photo Contest 2015, dem Nannen-Sonderpreis, einem Son-
derpreis fiir Fotografie der Deutsche Bérse Photography Foundation, dem PX3 Prix de
la Photographie Paris 2017 und dem Felix Schoeller Photo Award 2017 ausgezeichnet.

Yalla Habibi — Living with War in Aleppo gives recognition to people in Eastern Aleppo
who have continued their everyday lives with resilience and inventiveness amidst peril-
ous circumstances. The pictures from Hosam Katan’s hometown, taken between 2013
and 2015, capture people balancing the horrors of war with a sense of normalcy and
trying to retain their dignity. Although the news coverage of the conflict in Syria, and
especially from Aleppo, has waned, it is important to keep up the dialog because the
conflict is far from being over. »Yalla Habibi (Come on my dear)!« as people would say
in Arabic.

Hosam Katan (b.in Aleppo 1994) started working as a photojournalist for Aleppo Media
Center from October 2012. His pictures have been published in numerous international
magazines. The awards he has received include the lan Parry Award 2015, the annual
Andrei Stenin International Press Photo Contest 2015, the Nannen Preis 2016, a Deut-
sche Borse Photography Foundation Special Prize for Photography 2016, the PX3 Prix
de la Photographie Paris 2017, and the Felix Schoeller Photo Award 2017.
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Untitled, from the series: Road Wallah, 2011~ 2014, Bombay, India,

© Dougie Wallace/INSTITUTE

Loredana Nemes, POOI Paris 04.2005, from the series: Under Ground, 2005-2006, © Loredana Nemes

Zeitgendssische Fotografie im
lebendigen Dialog mit lkonen der
Fotografiegeschichte: von Arbus bis
Zurborn. Street Photography aus
sieben Jahrzehnten

Contemporary photo art in lively dialog
with historical icons from the history
of photography: from Arbus to
Zurborn. Seven decades of Street
Photography
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Natan Dvir, Union Square — 14th St., 11:12 pm, from the series: Platforms,

2014-2016 © Natan Dvir

www.kehrerverlag.com

Arnold Odermatt, Stansstad, 1967 © Urs Odermatt,

Windisch/ CH, VG Bild-Kunst, Bonn

Arnold Odermatt, Stansstad, 1967 © Urs Odermatt,

Windisch/ CH, VG Bild-Kunst, Bonn
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Street. Life. Photography

Haus der Photographie in den Deichtorhallen
Hamburg

08.06.-07.10.2018

Fotografie / Photography

Haus der Photographie, Deichtorhallen Hamburg
Street. Life. Photography

Flichtig geflasht, akribisch beobachtet, rauschhaft energiegebiindelt, schockgefroren,
voyeuristisch aufgeladen, drastisch tberspitzt, romantisch wild, tragisch, komisch,
griblerisch abwesend und seltsam erschreckend — die StraBe, der »urban spacex, als
direkt und alltaglich erfahrbarer stadtischer Lebensraum ist eines der mit Abstand
schillerndsten und facettenreichsten fotografischen Sujets.

Die im Rahmen der Triennale der Photographie stattfindende Ausstellung Street. Life.
Photography umfasst 52 fotografische Positionen mit rund 350 Arbeiten aus der Samm-
lung F.C.Gundlach und der Sammlung Falckenberg sowie zahlreichen Leihgaben und
Kooperationen mit zeitgendssischen Kiinstlern. Sie gliedert sich in sieben thematische
Gruppen: Street Life, Crashes, Public Transfer, Urban Space, Lines and Signs, Ano-
nymity und Alienation. Emanzipiert von Henri Cartier-Bressons »decisive momentx,
drangen neue erzahlerische Tendenzen der Street Photography die Konzentration auf
fotografische Zeugenschaft beiseite. Fotografiehistorische lkonen und aktuelle Positio-
nen laden sich gegenseitig auf und geben in einem bewusst subjektiv gewahlten Uber-
blick Auskunft tber gesellschaftliche Phdnomene, wie sie sich innerhalb der letzten
70 Jahre fotografisch auf der StraBe manifestierten.

Fleetingly flashed, meticulously observed, packed with intoxicating energy, shock fro-
zen, voyeuristically charged, dramatically overstated, romantically wild, tragic, comical,
broodingly absent, and strangely horrific — the street, that »urban space« experienced
directly and mundanely as an urban living environment, is by far one of the most scin-
tillating and multifaceted subjects of photography.

The exhibition Street. Life. Photography, organized in conjunction with the Triennial of
Photography, features fifty-two photographic positions with roughly 350 works from the
F.C.Gundlach and Falckenberg collections, as well as numerous loans and cooperation
projects with contemporary artists. It is divided into seven thematic groups: Street Life,
Crashes, Public Transfer, Urban Space, Lines and Signs, Anonymity, and Alienation.
Emancipated from Henri Cartier-Bresson’s »decisive moment,« new narrative tenden-
cies of Street Photography brush aside the concentration on photographic testimony.
Photo-historical icons and contemporary positions mutually charge each other and, in
a deliberately subjective overview, provide information on social phenomena photo-
graphically manifested on the street over the past seventy years.



10

Surreale Mondlandschaft: die Danakil Wiiste — ein
atemberaubendes Spiel der Elemente, Farben und
Strukturen

Surreal lunar landscape: the Danakil Desert — a
breathtaking play of elements, color, and structure

Ulrike Crespo
Iceland
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Iceland
Galerie Franz Swetec, Disseldorf
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Fotografie / Photography

Ulrike Crespo
Danakil

Die Danakil-Senke im Nordosten Athiopiens ist eine der faszinierendsten und facetten-
reichsten Wistenlandschaften der Erde. Die karge Region im sogenannten Afar-Dreieck
liegt auf einer Kreuzung tektonischer Platten der Erdkruste im Grenzgebiet von Athio-
pien und Eritrea. Seit Jahrhunderten wird sie vom muslimischen Nomadenvolk der Afar
dominiert, das vom Salzabbau und der Aufzucht von Kamelen, Eseln und Ziegen lebt.
Gefahrenreich und einzigartig zugleich, birgt die Wiste seit jeher den unwiderstehlichen
Reiz des Unbekannten, des Entdeckens, des Schauens und Verstehens.

So hat sie auch Ulrike Crespo in ihren Bann gezogen. Crespo, die sich bereits seit den
1990er-Jahren intensiv mit der Fotografie auseinandersetzt, bereiste 2017 den Dallol,
das heiBeste Geothermalgebiet der Welt.

Nach ihrem erfolgreichen Bildband /celand, ebenfalls im Kehrer Verlag erschienen,
legt sie nun mit Danakil nach und entfiihrt uns in eine Region kontrér zu den Glet-
schern Islands, aber von ebenso atemberaubender Schonheit. Ulrike Crespos Fotogra-
fien zeigen beeindruckende Landschaften, die kaum von dieser Welt zu sein scheinen:
brodelnde Schwefellécher, einen Salzsee, der bis zum Horizont reicht, und schier end-
lose Kamelkarawanen.

The Danakil Depression in the northeast of Ethiopia is one of the most fascinating and
diverse desert landscapes on earth. The barren region in the so-called Afar Triangle lies
on the intersection of tectonic plates of the earth’s crust in the border area of Ethiopia
and Eritrea. Since centuries, it has been dominated by the nomadic Muslim Afar peo-
ple, who subsist on salt mining and the breeding of camels, donkeys, and goats. Full of
danger and at the same time unique, the desert has always held the irresistible allure
of the unknown, of discovery, seeing, and understanding. It has also cast its spell on
Ulrike Crespo, who has occupied herself intensively with the medium of photography
since the 1990s and traversed Dallol—the hottest geothermal area on earth—in 2017.
Following her successful photobook /celand, also published by Kehrer, she now presents
Danakil, which takes us to a region antithetical to the glaciers of Iceland, but of equally
breathtaking beauty. Ulrike Crespo’s photographs depict impressive landscapes, which
appear to be out of this world: bubbling sulfur pits, a saline lake that extends into the
horizon, and sheer endless caravans of camels.
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Eine fotografische Erkundung
des Yoga weltweit

A photographic exploration of
yoga around the globe

www.kehrerverlag.com

Text von/by
Andy Richter

Gestaltet von/Designed by
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Ausstellungen/Exhibitions

MPLS Photo Center, Minneapolis, Minnesota
01.03.-06.04.2018

Camerawork Gallery, Portland, Oregon
31.03 - 27.04.2018

Vermont Center for Photography,
Brattleboro, Vermont, 01.06 — 01.07.2018

Fotografie / Photography

Andy Richter
Serpent in the Wilderness

Yoga ist eine uralte indische Wissenschaft, tief verwurzelt in hinduistischer Mytholo-
gie. Mittlerweile hat es eine globale Popularitét erreicht, die standig wachst. Yoga geht
Uber die rein kdrperliche Praxis hinaus und zielt auf das gesamte Sein des Menschen
ab. Es fordert die Ausgeglichenheit des Geistes, einen gesunden Korper und ein mit-
fuhlendes Herz. Serpent in the Wilderness erforscht Yoga und seine zahlreichen Aus-
pragungen durch die Linse des amerikanischen Fotografen Andy Richter.

Nachdem er selbst lange Yoga praktiziert hatte, war es ihm ein Anliegen, der Essenz
des Yoga mittels des Mediums Fotografie auf den Grund zu gehen. Jahrelang reiste
er um den Globus, um historisch relevante Orte zu zeigen, aber auch solche, die eine
lebendige Gegenwart des Yoga verkérpern. So spannt er den Bogen von indischen
Ashrams zu amerikanischen Wohnzimmern und zeigt eine Vielfalt yogischer Traditio-
nen sowie einige weltweit bekannte und verehrte Yogis.

Serpent in the Wilderness is a visual exploration of yoga that emerged from photogra-
pher Andy Richter’s personal practice and experience. After studying yoga for years,
he decided to use his medium — photography — to search for the essence of the teach-
ings. For more than half a decade, he traveled to places that are historically relevant
to yoga's past and others that embody its living present, documenting a variety of yoga
traditions with many of the world’s great saints and yogis.

The book reveals hidden layers and rarely seen dimensions of a profoundly spiritual
path and way of life, from ashrams and caves throughout India to living rooms across
America.

Andy Richter is an American photographer based in Minneapolis, Minnesota, whose
work has been exhibited internationally.
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Ute leidet unter Tagtraumen.

Séren mochte mehr als nur Arbeit

Albert macht seit einem Jahr Krafttraining.

Ingrid gibt nicht auf

www.kehrerverlag.com

Ein narratives Fotobuch iiber das
geheime Leben deutscher Biiropflanzen

A narrative photo book about the secret
lives of German office plants
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Fotografie / Photography

Frederik Busch
German Business Plants

Der Arbeitsalltag der postindustriellen Gesellschaft bietet ein unerschépfliches Reser-
voir an Erzéhlungen und Bildern; ob als Sitcom, als kritischer Leitartikel oder als Statis-
tik eines Bundesamtes, aus der wir etwas Uber die soziopolitischen und wirtschaftlichen
Umsténde der arbeitenden Bevolkerung lernen sollen. Was wir aber allzu gerne verges-
sen, ist, dass die Menschen nicht die einzigen Wesen im Betrieb sind. Kakteen, Dra-
chenbdume und Schefflera bevdlkern Arztpraxen, Kanzleien und Werbeagenturen, um
ein wenig Leben zwischen die Aktenstapel und Bildschirme zu bringen.

Acht Jahre lang arbeitete Frederik Busch an seiner Fotoserie Business Plants und por-
tratierte in zahlreichen Betrieben ebensolche Pflanzen. Portrats, da wir die Blrobo-
tanik hier mit Eigennamen und knappen Charakterisierungen vorfinden und schnell
erkennen, dass diese Pflanzen eben »auch nur Menschen« sind, die sich in ihrem tra-
gikomischen Dasein in ganz alltagliche Fragestellungen um Beziehungen, Musik und
Fitness verwickelt sehen. Der humoristische Zugang, den Frederik Busch gewahlt hat,
erlaubt es uns, an diese Pflanzen als Individuen, eben als Mitlebewesen heranzutre-
ten, und nicht als Dinge, die lediglich der zivilisatorischen Uberlegenheit der mensch-
lichen Spezies ausgesetzt sind.

The daily work routine of post-industrial society reveals an inexhaustible supply of
stories and images; whether as sitcoms, as critical editorials or as government office
statistics, sources from which we should learn about the socio-political and economic
conditions of today’s working people. But what we all too often forget is that humans
are not the only entities in the functioning office. Cacti, dracaena trees, and scheffleras
populate medical practices, law firms, and job agencies, in order to bring a little life
between the stacks of files and the computer screens.

In his photo series Business Plants, Frederik Busch shows us portraits of such plants
in their operative states. Portraits taken over eight years, which discover office-botany
with personal names and brief characterizations and in which we quickly realize that
these plants are indeed »also only human beings«, their tragicomic existence inter-
woven in everyday questions about relationships, music, and fitness. The humoristic
approach that Busch has chosen allows us however to confront these plants as indi-
viduals, simply as fellow creatures and not just merely things that submit to the civili-
zational superiority of the human species.
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In seiner Serie erforscht Gafsou die
Transhumanismus-Bewegung und alle
Arten von Modifizierungen und
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Matthieu Gafsou
H+

Die Anhénger des Transhumanismus (abgekirzt: H+) streben eine Transformation des
Menschen und die Uberwindung kérperlicher und geistiger Grenzen durch den Einsatz
von komplexen, allgemein zugéanglichen Technologien an.

In seiner Serie H+ erforscht Matthieu Gafsou diese weltweite philosophische Bewe-
gung und alle Arten von Modifizierungen und Optimierungen des Kdrpers: Prothesen,
Exoskelette, Implantate, Neuroprothetik, Wearables, Nootropika, Nahrungserganzung,
Anti-Ageing, Biopolitik, Body Hacking, Gentechnik, Kryonik. Der Schweizer Fotograf
vermischt dokumentarische Ansétze mit allegorischen Darstellungen und zeigt, dass
das transhumanistische Denken bereits Einzug in unser Leben gehalten hat.
Matthieu Gafsou (* 1981) studierte an der Universitat von Lausanne Filmwissenschaft,
Geschichte und Philosophie. Seine Werke wurden in Einzel- und Gruppenausstellungen
gezeigt und befinden sich in 6ffentlichen und privaten Sammlungen, zum Beispiel im
Musée de I'Elysée, im Musée d’Art du Valais, im Mudac, in der Fondation Hermés,
der Fondation HSBC pour la photographie und der Michaelis School of Fine Art. Seine
Serie Only God Can Judge Me erschien 2014 im Kehrer Verlag.
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Mit diesem preisgekronten Projekt zeichnet der
Fotograf ein mystisches und gleichzeitig
eindringliches Bild der Waldfinnen, einer natur-
verbundenen Minderheit in Norwegen.

This awarded project draws a picture both
mysterious and impressive of the Forest Finns,
a minority group in Norway that lives in close
contact with nature.

www.kehrerverlag.com

Text von/by
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Ausstellungen/Exhibitions

Gewinner des Nordic Dummy Award 2017,
jahrlich verliehen von Fotogalleriet, Oslo,
und unterstitzt von The Norwegian
Photographic Fund und The Nordic Culture
Fund./Winning book of the Nordic Dummy
Award 2017, annually awarded by
Fotogalleriet, Oslo. The Nordic Dummy
Award 2017 receives financial support by
The Norwegian Photographic Fund and The
Nordic Culture Fund.

Nordic Dummy Award 2017 Tour:
Icelandic Photography Festival, Reykjavik
Museum of Photography, Reykjavik,
Island/Iceland, 18.01. -21.01.2018
Tromsg Kunstforening, Tromsg,
Norwegen/Norway, 29.01. - 11.02.2018
The Finnish Museum of Photography,
Helsinki, Finnland/Finland,
19.02.-11.03.2018

Fotogalleriet [format], Malmo,
Schweden/Sweden, 16.03. - 25.03.2018

Slash & Burn, Jaipur Photo Festival, Jaipur,
Indien/India, 23.02 - 04.03.2018

Slash & Burn, Finnskogutstillingen,

Forest of the Finns Norwegen/Norway
09.03-11.03.2018

Fotografie / Photography

Terje Abusdal
Slash & Burn

Finnskogen — wortlich: Finnenwald — ist ein groBes zusammenhangendes Waldgebiet an
der Grenze zwischen Norwegen und Schweden, wo sich zu Beginn des 17. Jahrhunderts
Bauernfamilien aus Finnland ansiedelten. Die Einwanderer — die sogenannten Wald-
finnen — machten Waldstiicke durch Brandrodung urbar. Diese alte ErschlieBungsform
brachte reiche Ernten hervor, verschlang jedoch groBe Waldgebiete, denn der Boden
war schnell ausgelaugt. Da das Naturverstandnis der Waldfinnen in dstlichen schama-
nischen Traditionen wurzelte, wurde dieses Volk oft mit Zauberei und Mystik in Ver-
bindung gebracht.

Das Fotoprojekt bezieht sich auf diese Assoziationen, erforscht aber gleichzeitig —
etwa 400 Jahre und zwolf Generationen spater — die heutige Identitat der Waldfinnen.
Terje Abusdal (* 1978) arbeitet als visueller Erzéhler iberwiegend an freien Projekten,
die an der Grenze zwischen Realitdt und Fiktion angesiedelt sind. Er lebt und arbeitet
in Oslo. 2017 gewann Slash & Burn den Nordic Dummy Award und den Leica Oskar
Barnack Award. Das Projekt war unter den Finalisten des Luma Rencontres Dummy
Book Award und des Unseen Dummy Award und war der Juror’s Pick von Alec Soth
bei den Magnum Photography Awards.

Finnskogen — directly translated as »The Forest of the Finns« — is a large, contiguous
forest belt along the Norwegian-Swedish border, where farming families from Finland
settled in the early 1600s. The immigrants — called Forest Finns — were slash-and-burn
farmers. This ancient agricultural method yielded plentiful crops, but required large
forested areas as the soil was quickly exhausted. The Forest Finns’ understanding of
nature was rooted in an Eastern shamanistic tradition, and they are often associated
with magic and mystery.

This photographic project draws on these beliefs while investigating what it means to
be a Forest Finn today, some 400 years and twelve generations later.

Terje Abusdal (b. 1978, lives and works in Oslo) is a visual storyteller working mainly
on independent projects in the intersection between fact and fiction. He is the winner
of the prestigious Leica Oskar Barnack Award in 2017. Slash & Burn was finalist at the
Luma Rencontres Dummy Book Award 2017, at Unseen Dummy Award 2017 and Alec
Soth’s Juror’s Pick at the Magnum Photography Awards, among others.
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Ein sensibles, dsthetisches Portrat
von Israel und Palastina aus einer
zutiefst mitfiihlenden Perspektive

A sensitive and aesthetic portrait
of Israel and Palestine from a
deeply human perspective
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Promise Me A Land
Leica Gallery, Paris 01.04. - 31.06.2018

Fotografie / Photography

Clément Chapillon
Promise Me A Land

In der Schépfungsgeschichte wird der erste Mensch »Adam« genannt. Dieser Name
hat seinen Ursprung im hebraischen Wort »Adamah« fiir den Heimatboden, aus dessen
»Staub« der Mensch besteht. Quer durch alle Zeitalter und Kulturen hindurch bestand
immer eine tief verwurzelte Verbindung zwischen dem Menschen und seinem Grund
und Boden, aber nur selten war diese Beziehung so intensiv wie in Israel und Palas-
tina. Nach einem Jahrhundert der erzwungenen Koexistenz und 70 Jahren des offenen
Konflikts scheinen die Bewohner stérker mit ihnrem Gebiet verbunden als jemals zuvor.
Clément Chapillon erforscht mit seiner Kamera die unterschiedlichen Dimensionen
dieser scheinbar unabanderlichen Beziehung: Wie wird unsere Identitat von dem Ort,
an dem wir leben, gepragt? Welche Hoffnungen, Vorstellungen und Versprechen sind
damit verbunden? Chapillon portrétiert Landschaften und Menschen in Stadten, Dor-
fern, Siedlungen und »Kibbuzim« in Wort und Bild. Die daraus resultierende Sammlung
von Texten und Bildern bezeugt die groBe Verbundenheit zwischen dem Land und sei-
nen Bewohnern. Durch dieses Buch lassen sich die komplexen Lebenswelten in Israel
und Palastina besser verstehen, die uns uns trotz umfangreicher Medienberichterstat-
tung weitgehend unbekannt sind.

In the book of Genesis, man is named »Adam«, whose etymological root »Adama« in
Hebrew refers to earth and the clay that is its substance and its home. Ties between
a man and his land have aways been deep and complex, but rarely as incensed as in
Israel-Palestine. After more than a century of forced coexistence and 70 years of open
conflict, those living in this territory seem ever more bound to it. Clément Chapillon
ventured out to investigate the various dimensions of this seemingly unalterable rela-
tionship: What marks has the land imprinted on their identity? What hopes, fantasies,
and promises remain?

To explore this attachment, far from clichés and ideologies, he interviewed and pho-
tographed people in cities, villages, settlements, kibbutzim. As a result, his book is
a unique patchwork of words, portraits and landscapes that emphasize the intimate
link that exists between the people and the land. This deeply personal testimony looks
at the Israeli-Palestinian mosaic and its roots from a profoundly human perspective.
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In Portrédts und Landschaftsfotos werden Menschen in
einer Durchgangssituation gezeigt: Nach ihrer Flucht
iiber die Agiis warten sie auf ihre Weiterreise nach
Europa.

In portraits and landscapes, this series reflects the
transitory state of refugees who have crossed the
Aegean Sea on their way to Europe.

www.kehrerverlag.com
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Demetris Koilalous
Caesura
The Duration of a Sigh

Caesura ist eine Sammlung von Fotografien von Menschen zwischen zwei Welten:
Fliichtlinge aus Asien und Afrika riskieren bei der gefahrlichen Uberfahrt iber die Agais
nach Griechenland ihr Leben und setzen nun all ihre Hoffnungen in das Ziel ihrer Reise:
Europa. Zasur (lat.:caesura) bezeichnet in der Verslehre und in der Musik einen Ein-
schnitt und meint in diesem Zusammenhang ein kurzes Atemholen oder Innehalten.
Die Menschen in Caesura haben eine fllichtige Identitdt angenommen; sie posieren auf
Bildern, die von Ubergang und Unsicherheit zeugen. Mit seinen Fotos will der Fotograf
weder Antworten geben noch historisch relevante Aussagen tiber diese Massenflucht
und die Agonie der Menschen treffen. Stattdessen sollen die Bilder die Frage aufwer-
fen, was und wer der Mensch ist.

Demetris Koilalous arbeitet als freier Fotograf in Athen. Caesura wurde u.a. auf dem
Athens Photo Festival, Les Boutographies in Montpellier, Cardiff International Festival
of Photography, Photolreland und Kolga Thilisi Photo ausgestellt und 2017 auf dem
Santa Fe Photo Festival, Kuala Lumpur International Photo Awards, Head On Photo
Awards und Life Framer ausgezeichnet.

Caesura is a collection of photographs about the transitory state of the people who
entered Greece after crossing the Aegean Sea—the infamous »death passage«—on
their way from their homelands in Asia and Africa to the land of promise and hope:
Europe. Typically the term »caesura« means the brief silence in the middle of a poetic
verse or a musical phrase — used in this context as a metaphor for a silent break amid
two violent periods. The characters in Caesura take on temporary identities as they
pose for the camera in frames of transition and uncertainty. The photographs do not
attempt to provide answers or make a historic statement about this mass exodus by
simply exposing human agony. Rather, they seek to raise questions about the human
condition and identity.

Demetris Koilalous works as a freelance photographer in Athens. Caesura has been
exhibited at Athens Photo Festival, Les Boutographies in Montpellier, Cardiff Interna-
tional Festival of Photography, Photolreland, and Kolga Thilisi Photo. 2017 it won prizes
at Santa Fe Photo Festival, at Kuala Lumpur International Photo Awards, at Head On
Photo Awards, and at Life Framer.
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Spannende Lebensgeschichten von
transsexuellen Menschen der
alteren Generation

Captivating life stories of transgender
older adults
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TO SURVIVE ON THIS SHORE

JESST. DUGAN AND VANESSA FABBRE

KEHR3IR

Jess T. Dugan & Vanessa Fabbre
To Survive on this Shore

In unserer Kultur kommen Bilder von alteren Transsexuellen so gut wie nicht vor und
die wenigen vorhandenen sind meist eindimensionale Darstellungen. Die Fotografin
Jess T. Dugan und die Sozialarbeiterin Vanessa Fabbre sind ber fiinf Jahre hinweg
durch die USA gereist, um in ihrem einzigartigen Buch To Survive on this Shore: Pho-
tographs and Interviews with Transgender and Gender Non-Conforming Older Adults
ein facettenreiches Bild dieser gesellschaftlichen Gruppe zu entwerfen. Sie haben viel-
faltige Lebensgeschichten aufgezeichnet, die sich mit komplexen Themen wie Identi-
tat, Alter, Rasse und sozio-6konomischen Klassen auseinandersetzen. Die Interviews
umspannen die letzten 90 Jahre von Erfahrungen transsexueller Identitat in den USA
und bieten einen wertvollen Einblick in die Geschichte und den Aktivismus dieser
gesellschaftlichen Gruppe.

Das Buch zeichnet die K&mpfe und Freuden einer &lter werdenden Generation auf und
reflektiert dariiber, was es bedeutet, trotz scheinbar uniiberwindlicher Hindernisse
authentisch zu leben.

Representations of older transgender people are nearly absent from our culture and
those that do exist are often one-dimensional. For over five years, photographer Jess
T.Dugan and social worker Vanessa Fabbre traveled throughout the United States
creating To Survive on this Shore: Photographs and Interviews with Transgender and
Gender Non-Conforming Older Adults. Seeking subjects whose lived experiences exist
within the complex intersections of gender identity, age, race, ethnicity, sexuality,
socioeconomic class, and geographic location, they traveled from coast to coast, to
big cities and small towns, documenting the life stories of this important but largely
underrepresented group of older adults. The featured individuals have a wide variety
of life narratives spanning the last ninety years, offering an important historical record
of transgender experience and activism in the United States.

The resulting monograph provides a nuanced view into the struggles and joys of grow-
ing older as a transgender person and offers a poignant reflection on what it means to
live authentically despite seemingly insurmountable odds.
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David Levinthal, Untitled, 1987. From the series Wild West. Collection of the artist. © David Levinthal
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Diese reich ausgestattete vierbandige
Publikation gibt erstmalig einen Einblick
in das gesamte kiinstlerische Schaffen
von David Levinthal.

This four-volume publication gives
readers the opportunity for the first time
to consider the full scope of David
Levinthal’s career as an artist.

www.kehrerverlag.com

David Levinthal, Untitled, 2008. From the series /.E.D. George Eastman Museum, gift of
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David Levinthal
War, Myth, Desire (Collector’s Box)

Seit Mitte der 1970er-Jahre untersucht David Levinthal (* 1949) die Beziehung zwi-
schen der fotografischen Abbildung und den Fantasien, Mythen, Ereignissen und Men-
schen, die das Denken im zeitgendssischen Amerika pragen.

War, Myth, Desire ist die umfangreichste Publikation, die je zu diesem Kinstler
erschienen ist. Die vierbandige Sammlerbox enthalt drei reich illustrierte Bildbdnde
mit allen groBeren Serien des Fotografen — darunter Hitler Moves East (1972-1975),
Modern Romance (1983-1985), Wild West (1986-2012), Desire (1991-1992),
Blackface (1995-1998), Barbie (1997-1998), Baseball (1998-2004) und His-
tory (2010-2016) — und auch bis dato unveréffentlichte Werke.

In den Bildbanden werden die Fotografien nach drei Gbergeordneten Themen und mit
einfihrenden Texten von Garry Trudeau (War), David Levinthal (Myth) und Roger Rosen-
blatt (Desire) prasentiert.

Der Essayband enthélt kunsttheoretische Texte zum Kiinstler, verfasst von der Kura-
torin Lisa Hostetler und der Expertin fiir zeitgendssische Kunst Joanna Marsh, sowie
einen Kommentar des Kunstkritikers Dave Hickey.

Since the mid-1970s, David Levinthal (b.1949) has been exploring the relationship
between photographic imagery and the fantasies, myths, events, and characters that
shape contemporary America’s mental landscape.

War, Myth, Desire is the most comprehensive publication ever produced on the artist.
Lavishly illustrated, the four-volume collector’s box set contains three books of plates
from all of Levinthal’s major series to date—including Hitler Moves East (1972-1975),
Modern Romance (1983-1985), Wild West (1986-2012), Desire (1991-1992),
Blackface (1995-1998), Barbie (1997 -1998), Baseball (1998-2004), and His-
tory (2010-2016) — in addition to never-before-published works.

The plate volumes present the photographs organized in three overarching themes, with
introductory texts by Garry Trudeau (War), David Levinthal (Myth), and Roger Rosen-
blatt (Desire). The essay volume contains major contributions to scholarship on the
artist by curator Lisa Hostetler and contemporary art specialist Joanna Marsh, as well
as commentary by art critic Dave Hickey.

All images © 2018 David Levinthal/VG Bild-Kunst, Bonn
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David Levinthal, Untitled, 2008. From the series /.E.D. George Eastman

Museum, gift of Donald Rosenfeld Jr. © David Levinthal

David Levinthal, Untitled, 1989. George Eastman Museum, gift of an anonymous donor © David Levinthal

David Levinthal, /wo Jima, 2012. From the series History. George Eastman Museum, gift of Donald

Rosenfeld Jr. © David Levinthal
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David Levinthal, Untitled, 1995. From the series Blackface. George Eastman Museum, gift of an anonymous

donor © David Levinthal

David Levinthal, Untitled, 1972. George Eastman Museum, gift of an

anonymous donor © David Levinthal

Mit Bildbeispielen aus allen wichtigen Serien
Levinthals gibt diese Monografie einen Uber-
blick liber das gesamte kiinstlerische Schaffen
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Illustrated with examples from all of Levinthal’s
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David Levinthal
War, Myth, Desire
1971-2016

Seit Mitte der 1970er-Jahre untersucht David Levinthal die Beziehung zwischen der
fotografischen Abbildung und den Fantasien, Mythen, Ereignissen und Menschen, die
das Denken im zeitgendssischen Amerika pragen.

War, Myth, Desire ist die umfassendste Publikation, die je zu diesem Kinstler erschie-
nen ist. Enthalten sind kunsttheoretische Texte zum Kiinstler, verfasst von der Kura-
torin Lisa Hostetler und der Expertin fur zeitgendssische Kunst Joanna Marsh, sowie
ein Kommentar des Kunstkritikers Dave Hickey.

Das Buch zeigt Beispiele aus allen gréBeren Serien des Fotografen bis heute — darun-
ter Hitler Moves East, Modern Romance, Wild West, Desire, Blackface, Barbie, Baseball
und History. Levinthals Arbeiten, in denen er die Vermischung von Popularbildern mit
eigenen Fantasien zu den Themen Liebe, Sex, Krieg, Geschichte, Sport, Raumfahrt und
gesellschaftliche Klischees erforscht, geben seit vier Jahrzehnten AnstoB zu kontrover-
sen Diskussionen {ber Darstellungsformen in Fotografie und zeitgendssischer Kunst.

Diese Publikation gibt erstmalig einen Uberblick iber das Schaffen dieses bedeuten-
den Kiinstlers bis heute.

Since the mid-1970s, David Levinthal has been exploring the relationship between pho-
tographic imagery and the fantasies, myths, events, and characters that shape con-
temporary America’s mental landscape. War, Myth, Desire is the most comprehensive
monograph ever produced on the artist, containing major contributions to scholarship
on the artist by curator Lisa Hostetler and contemporary art specialist Joanna Marsh,
as well as commentary by art critic Dave Hickey.

The volume is illustrated with examples from all of Levinthal’s major series to date —
including Hitler Moves East, Modern Romance, Wild West, Desire, Blackface, Barbie,
Baseball, and History. Levinthal's work has been a touchstone for conversations about
theories of representation in photography and contemporary art for four decades, as
the artist has investigated the overlapping of popular imagery with personal fantasy
in the contexts of romance, sex, war, history, sports, space, and social stereotypes.
This publication gives readers the opportunity for the first time to consider the full
scope of this major artist’s career.

All images © 2018 David Levinthal/VG Bild-Kunst, Bonn
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Harvey Stein zeigt Mexiko als Ort, an dem
das Reale mit dem Imaginaren, das
Lebende mit dem Toten verschmilzt.

Harvey Stein shows Mexico as a place,
where the real merges with the imaginary,
the living with the dead.
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Harvey Stein
Mexico
Between Life and Death

Mehr als 14-mal reiste Harvey Stein zwischen 1993 und 2010 in mexikanische Klein-
stadte und Dérfer und fing dort — vorzugsweise an Feiertagen (Tag der Toten, Ostern,
Unabhangigkeitstag) — Mythen, Riten und die einzigartige Beziehung des Landes zum
religidsen Glauben und zum Tod mit der Kamera ein. Dieses Buch ist ein fotografi-
sches Zeugnis der Vertrautheit des Fotografen mit den Mexikanern und ihrer Kultur.
Die Bilder zeigen Fragmente dessen, was Mexiko ausmacht: Es ist ein Land unglaubli-
cher Gegensatze und Widerspriiche. Mexiko — das bedeutet grelles Licht und tiefdunkle
Schatten, ruhige Stille und explodierende Emotion, reiche Traditionen und unaufhalt-
samen Fortschritt, tief verwurzelte Religiositat, aber gleichzeitig allgegenwartige Kor-
ruption. In diesem Land voller Riten und Legenden feiert sich das Leben selbst auf
einer Party fir die Toten. Mexiko grenzt direkt an die Vereinigten Staaten an und scheint
doch unermesslich fern. Und obwohl 50 Prozent der Bevélkerung unter 20 sind, zollt
man dem Alter groBen Respekt. Mit seinem Meisterwerk Mexico — Between Life and
Death erforscht Stein diese verwirrenden Gegensatze.

During fourteen trips between 1993 and 2010, Harvey Stein photographed in Mexico,
primarily in small towns and villages and mostly during festivals (Day of the Dead, Eas-
ter, Independence Day) that highlight the country’s unique relationship to death, myth,
ritual and religion. This book is the definitive expression of Stein’s intimate relationship
with the people and culture of Mexico.

The images show fragments of what Mexico is, a country of incredible contrasts and
contradictions. Mexico is about piercing light and deep shadow, of stillness and quick
explosiveness, of massive tradition and creeping progress, of great religious belief but
with corruption as a way of life. It is a land of ritual and legend, of vibrant life and
dancing skeletons, a country next to the United States yet so far away, and with over
50 percent of its population under 20 years old but where old age is revered. In these
masterful photographs, Mexico — Between Life and Death, Stein explores these unset-
tling disparities.
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Treffpunkt U-Bahn: Mexiko Citys
wirklicher schwuler Untergrund

Meeting point Metro: Mexico City’s real gay

underground
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David Graham
The Last Car
Cruising in Mexico City

Auf den Spuren des modernen Mythos, dass die Schwulenszene das weitflachige
U-Bahn-Netz von Mexico City fir romantische Abenteuer nutzt, stieg der New Yorker
Fotograf David Graham mit der Kamera tief in den Bauch des mexikanischen Molochs
hinab. Ohne zu wissen, ob das Geriicht vom »letzten Wagen« Giberhaupt stimmt, stellte
Graham fest, dass dieser Mythos nicht nur der Wahrheit entsprach, sondern seine Vor-
stellungen noch weit Gbertraf: Viele Stockwerke unter den hektischen StraBen der Stadt
bliiht bei Nacht das wilde Leben im Labyrinth der U-Bahn-Schachte, nicht nur in den
Stationen mit ihrer abwechslungsreichen Architektur, sondern auch im letzten Wagen.
Im Gegensatz zum heutigen Trend, Kontakte elektronisch zu pflegen, wird Intimitat
zwischen Méannern in der mexikanischen Hauptstadt offen zur Schau getragen. Der
Fotograf lieB sich bei seiner Erforschung der larmenden Schwulenviertel der Innen-
stadt von dieser Kérperlichkeit leiten. Seine fotografische Reise fuihrten ihn durch die
Eingeweide des stadtischen U-Bahn-Netzes, hinein in Gberfillte, im bunten LED-Licht
pulsierende Clubs und dann weiter auf die StraBen, auf denen die Nachtschwarmer
den Heimweg antreten.

In search of the urban legend that men cruise men in the subways of Mexico City's
vast metro system, New York based David Graham photographs the vibrant underbelly
of this expansive dystopian metropolis. Uncertain if the legend of »the last car« exists,
Graham discovers that this story is alive and well, with a scene even more vibrant than
imagined. Many levels beneath the city’s teeming streets, these cruising labyrinths
flourish at nighttime, in the architecturally distinctive metro stations and on the very
last car of the train. In juxtaposition to the information-age trend of connecting via
electronic devices, male intimacy is openly visible everywhere in the Mexican capital.
These physical alighments guide Graham’s camera as he journeys through the urban
core’s raucous gay neighborhoods, traversing from the inner bowels of the city’s sub-
way system to the densely packed LED-Iit pulsing nightclubs and then onwards to the
streets that lead revelers back to their private homes.
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Eine Reise in Schwarz-WeiB durch das Mexiko
der Prasidentschaftswahlen 2006

A photographic journey in black and white
through Mexico during the presidential
elections in the year 2006
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Samantha Dietmar
MExico

Samantha Dietmar begleitete 2006 in Mexiko »La Otra Campafa« (Die Andere Kampa-
gne) der Ejército Zapatista de Liberaciéon Nacional (Zapatistische Armee zur Nationa-
len Befreiung), die parallel zum offiziellen Wahlkampf fir die Présidentschaftswahlen
inmitten eines politisch aufgeheizten Klimas stattfand. Bereits zu Beginn entwickelte
sich die Serie von einer Fotoreportage zu einer persdnlichen Arbeit: Dietmar betrachtete
kritisch Potenzial, Kultur und Schénheit Mexikos, wie auch Armut und Unterdriickung.
Zwischen Prasidentschaftswahlkampf und zapatistischer Kampagne, zwischen dem
Weltwasserforum und Arbeiterdemonstrationen, zwischen Tourismus und Lebensalltag
entstehen Raume und Situationen, die sich als Spuren sichtbarer Wirklichkeit in Diet-
mars Fotografien einschreiben. In der Zusammenstellung der Fotografien verdichtet
sich die Fille von Szenen und Ereignissen und aus der Summe der Einzelbilder entfal-
tet sich eine Erzéhlung Gber Mexiko, die gleichsam ein- und mehrdeutig ist.
Samantha Dietmar (* 1978 in Miinchen) studierte Kommunikationsdesign an der FHWS,
Wiirzburg. Neben Reportage, Theater- und Tanzfotografie konzentriert sie sich auf Lang-
zeitprojekte. Samantha Dietmar lebt und arbeitet in Berlin.

In 2006, Samantha Dietmar accompanied the »Otra Campafia« of the Ejército Zapa-
tista de Liberacién Nacional, which took place in the heated political climate of Mex-
ico parallel to the official presidential election campaign. The series soon developed
from a mere photo reportage into a personal work: Dietmar cast a critical eye over the
potential, culture, and beauty of Mexico, as well as over its poverty and oppression.
Between the presidential campaign and that of the Zapatistas, between the World Water
Forum and workers’ demonstrations, between tourism and everyday life, spaces and
situations develop, which inscribe themselves into Dietmar’s photographs as traces of
visible reality. An abundance of scenes and events is condensed into a compilation of
photos, while the sum of the individual images reveals a narrative about Mexico, which
is both straightforward and ambiguous.

Samantha Dietmar (b. 1978 in Munich) studied Communication Design at the Univer-
sity of Applied Sciences Wirzburg. In addition to reportage, theater, and dance pho-
tography, she also concentrates on long-term projects. She lives and works in Berlin.
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Visuelle Untersuchung eines ebenso
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A visual exploration of a dramatic and absurd
chapter of Romania’s recent history
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Ausstellungen/Exhibitions

Mobile Churches
Kirche/Church Saint-Germain-des-Prés, Paris
03.11.-30.11.2017

Mobile Churches

Kapelle der Versbhnung/Gedenkstatte Berliner
Mauer, Berlin, Friihling/Spring 2018

Fotografie / Photography

Anton Roland Laub
Mabile Churches

Bukarest in den 1980er-Jahren. Mehrere Jahre lang wendet Ceausescu sein Programm
der »Systematisierung« auf die ruméanische Hauptstadt an: Ein Drittel des historischen
Zentrums wird dem Erdboden gleichgemacht, um imposante Gebaude zu errichten
und breite Alleen zu Ehren des Regimes zu ziehen. Trotz besonderer Verbissenheit
im Umgang mit den Kirchen bleiben sieben von ihnen verschont, wobei ihnen eine
ebenso auBergewohnliche wie absurde Behandlung widerfahrt: Sie werden auf Schie-
nen gehoben, versetzt und hinter Wohnbldcken versteckt. Aus dem Stadtbild geléscht,
fihren sie ein geheimes Leben in einer verschachtelten Architektur, die die heutige
Stadtlandschaft pragt. Die vorliegende kritische Bestandsaufnahme verbindet aktuelle
Fotografien mit Archivmaterial und beleuchtet eine wenig bekannte, doch faszinierende
politische Stadtgeschichte.

Nominiert fiir den Luma Rencontres Dummy Book Award, Les Rencontres de la Photo-
graphie, Arles 2017 sowie fir den Unseen Dummy Award, Amsterdam 2017.

Bucharest in the 1980s. Ceausescu’s »systematisation« programme is in full swing
in the Romanian capital: one-third of the historic center has been wiped out to make
way for imposing buildings and wide avenues intended to honour the regime. Despite
Ceausescu'’s particularly dogged approach towards the churches, seven are spared and
undergo a process as incredible as it is absurd: they are lifted and placed on rails, then
moved and hidden behind housing blocks. Withdrawn from the cityscape, they live
secret lives interpolated in the disparate architecture that shapes Bucharest’s urban
landscape today. Combining photographs with archival material, this critical inventory
aims at revealing a lesser-known yet fascinating urban and political story.

Shortlisted for the Luma Rencontres Dummy Book Award, Les Rencontres de la Pho-
tographie, Arles 2017 and for the Unseen Dummy Award, Amsterdam 2017.
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Ein fotografisches Abenteuer, das den Mythos

des Wilden Westens dekonstruiert

A photographic adventure, deconstructing

the myth of the Wild West

www.kehrerverlag.com

Text von/by
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Gestaltet von/Designed by

Joachim Hildebrand, Kehrer Design
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ISBN 978-3-86828-866-7
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April 2018

Ausstellung/Exhibition
Wild West

Alp Galleries, Frankfurt am Main
07.06. -18.08.2018

Fotografie / Photography

Joachim Hildebrand
Wild West

Wie kénnte man sich einem amerikanischen Mythos besser néhern als per Roadtrip?
Joachim Hildebrand bereiste die sieben Bundesstaaten des amerikanischen Stdwes-
tens, in denen der Wilde Westen geografisch und auch in unserer Vorstellungswelt ver-
ortet ist. Der Buchtitel erzeugt unweigerlich Bilder voller Klischees und Stereotypen
vor unserem geistigen Auge. Doch heute, da die Wildnis von der Zivilisation verdréangt
ist, findet Joachim Hildebrand im ehemaligen Grenzland der amerikanischen »Fron-
tier« ganz andere Bilder. Sein Blick richtet sich auf unscharfe Rander, auf Gegensatze,
Grenzen und Ubergénge: von Architektur zu Natur, von Urbanitat zu Landschaft. Die
Archetypen des amerikanischen Westens sind zu Abziehbildern geworden. Die fiir das
Selbstverstandnis der USA zentralen Mythen des Wilden Westens und des »manifest
destiny« werden dekonstruiert. Trotzdem bleibt der Westen fiir Joachim Hildebrand als
visuelles Abenteuer faszinierend.

Joachim Hildebrand studierte Fine Art Photography am Istituto Europeo di Design in
Madrid, unter anderem bei Elger Esser, Joan Fontcuberta und Martin Parr. Seine Arbei-
ten werden international ausgestellt und wurden zum Beispiel beim Europaischen Archi-
tekturfotografie-Preis ausgezeichnet.

What better way to approach an American myth than through a road trip? Joachim Hil-
debrand traveled through the seven states of the American Southwest, in which the
Wild West is located both geographically and in our imagination. The title of the book
inevitably evokes images full of clichés and stereotypes. Today, where the wilderness
has been displaced by civilization, Hildebrand discovers entirely different scenes than
those generally associated with the Wild West and the American frontier. He sets his
sight on blurred contours, contradictions, borders, and transitions: from architecture
to nature, from urbanity to landscape. The archetypes of the American West have
become mere platitudes. Here, the myths of the Wild West and the »manifest destiny,
which are so essential for the self-understanding of the USA, are deconstructed. For
Joachim Hildebrand, however, the West continues to fascinate as a visual adventure.
Hildebrand studied Fine Art Photography at the Istituto Europeo di Design in Madrid
under, among others, Elger Esser, Joan Fontcuberta, and Martin Parr. His works have
been exhibited internationally and honored with awards such as the European Archi-
tectural Photography Prize.
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Fernab von GroBstadten erkundet Dierk
Maass die Spuren des Menschen und
seine Eingriffe in die Natur.

Far away from large cities, Dierk Maass

reveals the traces left behind by humans
and their interference with nature.

www.kehrerverlag.com
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Gestaltet von/Designed by
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DEUTSCH/ENGLISCH

ISBN 978-3-86828-837-7
Euro 28,00

Lieferbar, noch nicht angektindigt/
Available, previously unannounced

Fotografie / Photography

Dierk Maass
Traces’ of Urbanity"

Die Werke von Dierk Maass entstehen wahrend seiner Reisen oder vielmehr Expeditionen —
denn hier ist nicht Komfort das Leitmotiv, sondern die Neugierde auf das Unbekannte
wird zur treibenden Kraft. Seit ber 30 Jahren besucht er die entlegensten Orte —
die Anden, Gronland oder das Himalaya Gebirge — und konnte so tiber 60 Gipfel in der
Top-Liga der Gebirge, 6.000 und 8.000 m Hohe, besteigen. Diese kdrperliche Anstren-
gung wird mit der Entdeckung von Orten belohnt, an die kaum sonst jemand kommt.
Die Werke von Dierk Maass erzahlen Geschichten von Neugierde, Einsamkeit und der
Faszination firr die Natur.

Traces® of Urbanity"ist eine Spurensuche an Orten fernab von GroBstadten. Dierk Maass
veranschaulicht, wie sich Menschen ihre Wege durch die Natur bahnen, wie sie Mikro-
gesellschaften bilden, an Orten zusammenkommen und welche Spuren sie dabei hin-
terlassen. Er zeigt Formen, Strukturen und Regeln, die der Mensch ausbildet, um sich
peripheren Raum anzueignen. Es ist eine spannende Beziehung zwischen der Aneig-
nung von Natur und wie die Landschaft mit diesen Verdnderungen umgeht.

The works of Dierk Maass are created during his travels, or rather expeditions — for,
here, comfort is not the issue, but rather his curiosity for the unknown becomes the
driving force. Since more than thirty years, he has been traveling to the most remote
locations: the Andes, Greenland, and the Himalayas; and was thus able to climb more
than sixty summits in the top league of mountains at elevations of 6,000 to 8,000
meters. This physical exertion is rewarded with the discovery of new places, which are
otherwise rarely visited by other people. The works of Dierk Maass tell stories of curi-
osity, loneliness, and fascination for nature.

Traces® of Urbanity" is a search for traces in remote locations, generally far away from
large cities. Dierk Maass reveals how people blaze trails through nature, how they form
micro-societies, come together at particular places, and which traces they leave behind
in the process. He presents forms, structures, and rules, which man develops in order
to appropriate peripheral space for himself. It is a fascinating relationship between the
appropriation of nature and how the landscape deals with these changes.
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R.J. Kerns Tierportrats geben dem
Thema der traditionellen Pastorale
eine neue Aktualitat.

R.J. Kerns animal portraits offer
perspective on the meaning of
pastoral in contemporary time.

Find a video
on our website

www.kehrerverlag.com
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Lieferbar, noch nicht angekiindigt/
Available, previously unannounced

Ausstellungen/Exhibitions

Taylor Wessing Photographic Portrait Prize
2017, National Portrait Gallery, London
16.11.2017 - 04.02.2018

Klompching Gallery, Brooklyn, New York
09.05 - 30.06.2018

The Unchosen Ones

The Griffin Museum of Photography,
Winchester, Massachusetts
Oktober/October 2018

Fotografie / Photography

R.d. Kern
The Sheep and the Goats

The Sheep and the Goats vereint zwei Werkgruppen in visueller Konversation, The Bovi-
dae: Divine Animals und Out to Pasture. Die Arbeiten machen auf jene Kulturlandschaf-
ten aufmerksam, in denen domestizierte Tiere leben. The Bovidae: Divine Animals zeigt
Tiere und deren Umfeld in den Landern von Kerns Vorfahren: Irland, Deutschland, Nor-
wegen und Island. Out to Pasture dagegen ist eine Darstellung des ruralen Amerikas
mit Fokus auf Minnesota, der Heimat des Fotografen. Zusammen bieten diese Projekte
eine Perspektive des Landlichen in modernen Zeiten. Einfluss auf Kerns Arbeiten hat-
ten vor allem die Landschaftsmaler des 19.Jahrhunderts, insbesondere im Hinblick
auf den Gebrauch von Licht und Komposition.

R.J.Kern ist ein amerikanischer Fotograf, dessen Arbeiten die Themen Heimat, Abstam-
mung und Ortsbewusstsein untersuchen. Er nutzt sowohl natirliches als auch kinst-
liches Licht, um die Interaktion von Menschen und Tieren in kulturellen Landschaften
zu dokumentieren. Kern lebt in Minneapolis, Minnesota.

The Sheep and the Goats represents two bodies of work, The Bovidae: Divine Animals
and Out to Pasture, in visual conversation. The work calls attention to the cultural land-
scapes surrounding domesticated animals. The Bovidae: Divine Animals looks at ani-
mals and environments in Kern’s ancestral heritage: Ireland, Germany, Norway, and
Iceland. Out to Pasture responds as a meditation on rural America from his home state
of Minnesota. Together, these projects offer perspective on the meaning of pastoral in
contemporary time. Among Kern's influences are the landscape painters of the 19th
century, especially regarding the use of light and composition.

R.J.Kern is an American photographer whose work explores ideas of home, lineage,
and the sense of place. He uses both natural and artificial light to document interac-
tions of people, animals, and cultural landscapes. He lives in Minneapolis, Minnesota.
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Studio Door, 1939, National Galleries of Scotland. Bequeathed by Gabrielle Keiller 1995

A I'heure de I'observatoire — Les Amoureux | Observatory Time — The Lovers, 1935

Sammlung Sylvain Rouillon, Paris

Die umfassende medieniibergreifende Werkschau
prasentiert Man Ray als Universal-Kiinstler.

Self-Portrait with Camera, 1931 (1947), Museum Ludwig, Kéln / Schenkung Gruber

The comprehensive overview presents Man Ray
as an universal artist.

Kunstforum Wien
Man Ray

Man Ray (1890-1976) wurde stets vor allem als Fotograf rezipiert. Weitreichende
Bertihmtheit erlangte er fiir seine Kiinstler-Fotoportrats und seine kameralos aufge-
nommenen Rayografien der 1920er-Jahre. Dass Man Ray jedoch malte, zeichnete,
designte, Filme drehte, Objekte entwarf, Schriften verfasste, sich auch fir Typografie,
Buch- und Magazingestaltung begeisterte und eine veritable Karriere als experimen-
teller Modefotograf bei Harper’s Bazaar und Vogue verfolgte, will die Ausstellung des
Kunstforum Wien vor Augen fiihren. Man Ray bediente sich in erfinderischer und spie-
lerischer Manier einer Vielzahl an kiinstlerischen Medien und Techniken.

Eine Auswahl von rund 170 Schliisselwerken aus der ganzen Welt, darunter Gemalde,
Fotografien, Objekte, Papier-Arbeiten, Collagen, Assemblagen und experimenteller Film,
umreiBt die gleichsam enigmatische wie komplexe Kiinstlerpersonlichkeit Man Rays und
zeigt, wie er —in kongenialer kiinstlerischer Komplizenhaftigkeit mit Marcel Duchamp —
den Grundstein dafiir legte, wie und was wir heute als »Kunst« betrachten. Die Publika-
tion erganzt wissenschaftliche Aufsatze mit Statements von Hans Kupelwieser, Bruce
Nauman und James Welling sowie mit einer chronologischen Sammlung ausgewahlter
Zitate aus Man Rays Autobiografie anstelle einer konventionellen Biografie.

Herausgegeben von/Edited by
Ingried Brugger, Lisa Ortner-Kreil

Texte von/Texts by

Ingried Brugger, Kim Knowles,

Lisa Ortner-Kreil, Veronika Rudorfer,
Katharina Steidl

Statements von/by
Hans Kupelwieser, Bruce Nauman,
James Welling

Noire et Blanche, 1926 (1970), Privatsammlung, Courtesy Galerie 19002000, Paris

Gestaltet von/Designed by
Christian Schienerl, SCHIENERL D/AD

Festeinband/Hardcover
20x26 cm

240 Seiten/pages

ca. 250 Farb- und S/W-Abb./
color and b/w ills.

Man Ray (1890-1976) has always been primarily received as a photographer. He
achieved worldwide renown for his portraits of artists and his rayographs of the 1920s,
produced without the use of a camera. However, Man Ray painted, drew, designed,
DEUTSCH made films and objects, wrote, invested his talents enthusiastically in typography, book

and magazine design, and pursued a veritable career as experimental fashion photog-
ISBN 978-3-86828-812-4
ca.Euro 39,90

rapher for Harper’s Bazaar and Vogue — thus providing enviable scope for Kunstforum

to visualize all this in its exhibition. Man Ray exploited countless artistic media and

techniques in an inventive and playful manner.

A selection of 170 keyworks from all over the world, including painting, photography,

||||||” objects, works on paper, collages, assemblages, and experimental film, will help to map
the outline of an enigmatic and complex artist personality who paved the way for modern

Februar/February 2018

Ausstellung/Exhibition

and contemporary art, and — in congenial artistic complicity with Marcel Duchamp —
laid groundwork for how and what we see as »art« today.

Man Ray The academic essays in the book are complemeted by artist statements by Hans Kupel-
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Ohne Titel (Rayografie), 1923, Privatsammlung, Courtesy Fondazione Marconi, Mailand

www.kehrerverlag.com

Kunstforum Wien/Vienna
14.02. - 24.06.2018

Kunst / Art

wieser, Bruce Nauman, and James Welling and a chronological compilation of quotes
from Man Ray’s autobiography in lieu of a conventional biography.

All images © 2018 Man Ray Trust, Paris/VG Bild-Kunst, Bonn
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Oskar Kokoschka, Selbstbildnis von zwei Seiten, 1923, Fondation Oskar Kokoschka, Musée Jenisch, Vevey

Oskar Kokoschka, Franzi und Marcella, 1910, Sammlung E.W.K., Bern/Davos

Foto: Julien Gremaud

© Fondation Oskar Kokoschka/2017, ProLitteris, Zurich,
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Ernst Ludwig Kirchner, Tinzenhorn — Ziigensci

Schenkung Lea Steegmann-Morosani, Davos © Kirchner Museum Davos/Stephan Bésch

Ernst Ludwig Kirchner, Selbstbildnis, 1934/1937, Biindner Kunstmuseum Chur, Ankauf mit einem Beitrag des

Biindner Kunstvereins

www.kehrerverlag.com

Ernst Ludwig Kirchner, Melancholisches Médchen, 1922, Kirchner Museum Davos, Schenkung llse Winternheimer-Zolffel, Dortmund © Kirchner Museum Davos/Jakob Jagli-Schmelz

Die Ausstellung stellt zwei der wichtigsten
Vertreter des deutschen und des osterreichi-
schen Expressionismus erstmals gegeniiber
und untersucht die Parallelen zwischen

ihrem Werk.

The exhibition, for the first time, juxtaposes
two of the most important protagonists of
German and Austrian Expressionism and
examines parallels between their oeuvres.

Herausgegeben von/Edited by
Régine Bonnefoit, Thorsten Sadowsky

Texte von/Texts by
Régine Bonnefoit, Wolfgang Henze,

Thorsten Sadowsky, Heinz Spielmann

Gestaltet von/Designed by
Susanne Bax, Berlin
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280 Seiten/pages

120 Farbabb./color ills.
DEUTSCH

ISBN 978-3-86828-846-9
ca.Euro 39,90

Januar/January 2018

Ausstellung/Exhibition

Ernst Ludwig Kirchner & Oskar Kokoschka
Kirchner Museum Davos
19.11.2017 - 22.04.2018

Kunst / Art

Kirchner Museum Davos
Ernst Ludwig Kirchner & Oskar Kokoschka

Mit Ernst Ludwig Kirchner (1880-1938) und Oskar Kokoschka (1886 -1980) wer-
den erstmals in einer Ausstellung die Protagonisten des deutschen und dsterreichi-
schen Expressionismus einander gegeniibergestellt. Die Biografien der beiden Kiinstler
Uberschneiden sich in ihren kinstlerischen Anfangen im Jugend- beziehungsweise
Sezessionsstil, in Wirkungsorten wie Berlin und Dresden und ihrer Stigmatisierung als
»entartete Kinstler« durch die Nationalsozialisten im Jahr 1937. Um ihren Ruf als Pio-
niere der expressionistischen Kunst zu untermauern, waren sowohl Kirchner als auch
Kokoschka darauf bedacht, ihre Frihwerke vorzudatieren.

Beide Kinstler formten und tberwachten zeitlebens ihr Bild in der Offentlichkeit.
Kokoschka belieferte seine friihen Biografen groBziigig mit vorselektierten Informatio-
nen Uber sein Leben und Werk unter der Bedingung, dass diese wortgetreu libernom-
men werden. Kirchner erfand unter dem Pseudonym Louis de Marsalle einen fiktiven
franzdsischen Kunstverstandigen und versuchte auf diese Weise die Rezeption seines
Werkes zu beeinflussen.

For the first time Ernst Ludwig Kirchner (1880 -1938) and Oskar Kokoschka (1886 —
1980), the protagonists of German and Austrian Expressionism, are presented side
by side in an exhibition. Several points of intersection exist between the biographies
of both artists: the Secession style, or Art nouveau, of their artistic beginnings; the
places in which they were active, such as Berlin and Dresden; and their stigmatisation
as »degenerate artists« by the Nazis in 1937. To underpin their reputations as pioneers
of expressionist art, both Kirchner and Kokoschka sought to pre-date their early works.
Both artists shaped and controlled their public image throughout their lives. Kokoschka
generously provided his early biographers with pre-selected information about his life
and work on condition that said information was adopted verbatim. Kirchner invented
a fictitious French art expert under the pen name Louis de Marsalle and tried to influ-
ence the reception of his work in this way.

All images by Oskar Kokoschka © 2018 Fondation Oskar Kokoschka/VG Bild-Kunst, Bonn
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Auswahl des Kernbestands der Fritz-Winter-Stiftung
in den Bayerischen Staatsgemaldesammlungen

Selection from the core collection of
the Fritz-Winter-Stiftung in the Bayerische
Staatsgemaldesammlungen
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Ausstellung/Exhibition

Arbeiten aus Fritz Winters Friihwerk/
Early Works, Pinakothek der Moderne,
Minchen/Munich
03.02.-10.06.2018

Kunst / Art

Fritz Winter
Ausgewahlt
Kernbestand Fritz-Winter-Stiftung

Fritz Winter (1905 —-1976) zahlt zu den herausragenden Kiinstlern der abstrakten Male-
rei. Am Bauhaus in Dessau studierte er bei Wassily Kandinsky, Paul Klee und Oskar
Schlemmer. Nach 1933 ohne Ausstellungsméglichkeiten, arbeitete er im Verborgenen
weiter. Seine 1944 geschaffene Werkgruppe Triebkréfte der Erde wurde in der Nach-
kriegszeit als Schlisselwerk abstrakten Formenreichtums rezipiert. Spatestens seit
seinem vielbeachteten Auftritt auf der ersten documenta in Kassel 1955 galt Winter
als einer der wichtigsten deutschen Vertreter der »Abstraktion als Weltsprache«. Seine
im Kontext der informellen Kunst in den 1950er-Jahren mehr grafisch geprégte Male-
rei erhielt durch die Farbfeldmalerei in den 1960er-Jahren noch einmal entscheidende
neue Impulse.

Noch zu Lebzeiten bestimmte der Kiinstler die Griindung einer Stiftung unter der Obhut
der Bayerischen Staatsgemaldesammlungen. Eine neue Auswahl des qualitativ wert-
vollsten Kernbestandes von 151 Gemalden und Papierarbeiten wird in dieser reich
bebilderten Publikation vorgestellt.

Fritz Winter (1905 -1976) is an outstanding protagonist of abstract painting. He stud-
ied at the Bauhaus in Dessau under Wassily Kandinsky, Paul Klee, and Oskar Schlem-
mer. After the Nazis came to power in 1933, he was unable to exhibit his art, but
continued to work covertly. In the postwar era, his series Triebkréfte der Erde (Driving
Forces of the Earth) (1944) was praised for its remarkable wealth of abstract forms.
At the latest since his widely-acclaimed appearance at the first documenta in Kassel in

1955, Winter has been considered one of the most important German representatives =

of »abstraction as a universal language.« His more graphic work created in the 1950s
in the context of Informel received new, decisive impulses through the emergence of
color field painting in the 1960s.

During his lifetime, the artist laid the groundwork for the establishment of a founda-
tion under the auspices of the Bayerische Staatsgemaldesammlungen (Bavarian State
Painting Collections). This lavish volume presents a selection from the core collection
of 151 paintings and works on paper of the highest quality.

All images © 2018 Fritz-Winter-Stiftung/VG Bild-Kunst, Bonn
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Fabelhafte Arbeiten mit einem
Hang zum Skurrilen, Humoristi-
schen sowie einer groBen
formalen Disziplin
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Fantastic works with a penchant
for the bizarre, humorous, and
great formal discipline

Beute, 2014 © Sebastian Meschenmoser

Modell, 2016 © Sebastian Meschenmoser

Sumpf, 2017 © Sebastian Meschenmoser

Find a video
on our website

www.kehrerverlag.com
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Sebastian Meschenmoser
Sets

Sebastian Meschenmoser ist einer der erzéhlerischsten Maler seiner Generation. Immer
wieder geht es in seinen Werkgruppen um die surrealen Zwischenwelten des mensch-
lichen Bewusstseins, wo Tiere und Menschen in marchenhaften Konstellationen auf-
einander treffen.

In dem neuen Buch zu Sebastian Meschenmoser wird sein bisheriges malerisches
Schaffen exemplarisch préasentiert. Dariiber hinaus wird Meschenmosers Werkzyklus
Sets vorgesellt, der 2017 im Landesmuseum Wiesbaden erstmals ausgestellt wurde.
Grundlage der neuen Malereien sind die Fotografien, die Sebastian Meschenmoser als
Studien zu Gemalden in den vergangenen Jahren im Atelier aufnahm. Kiinstlerfreunde
und Meschenmoser selbst posieren in den Aufnahmen als Protagonisten, die wir in den
Gemalden wieder finden. In den Sets-Gemalden wird nun das Atelier als Ort des kiinst-
lerischen Schaffens thematisiert. Das Ganze ist mehr als ein Blick auf den Arbeitsplatz
des Kinstlers. Es ist die Reflexion Uber die Arbeit des Kiinstlers.

The Berlin-based artist Sebastian Meschenmoser is one of the most narrative paint-
ers of his generation. His various work groups repeatedly revolve around surreal inter-
mediate realms of human consciousness, where animals and humans come together
in fantastic constellations. The present volume sheds light on Meschenmoser’s paint-
erly oeuvre to date, featuring his work group Sets, which was recently presented for
the first time ever in the Landesmuseum Wiesbaden. These new works are based on
photographs, which the artist shot in his studio over the past few years as studies for
paintings. In these photographs, artist friends and Menschenmoser himself pose as pro-
tagonists, who also make appearances in the paintings in which the studio is presented
as the site of artistic creation. The works provide much more than a mere glimpse into
the artist’s workplace — they also serve as a reflection on the artist’s work.

57



EIN WEG NACH
DER EIGENEN NASE

WILL SOHL
1906 -1969

emann, Heic erg

EIN GEHEN IM
EIGENEN RHYTHMUS

ohl, ca. 19

4.11.1955

Kunstlernachlasse Mannheim
Ein Weg nach der eigenen Nase, ein Gehen im
eigenen Rhythmus. Will Sohl 1906 -1969

In Ludwigshafen am Rhein geboren und in Mannheim aufgewachsen, wurde Will Sohl
: frith von den Mannheimer Kunsthallendirektoren Gustav F. Hartlaub, Walter Passarge
o und Fritz Wichert geférdert. Mit seinem besten Freund, dem Zeichner Joachim Lutz,
< beteiligte er sich als Mitbegriinder der »Freien Gruppe« nach dem Zweiten Weltkrieg
intensiv am kulturellen Leben der Stadt Heidelberg.
Sylt, Island, die Lofoten — dies waren die Orte seiner Sehnsucht, seine geliebten Rei-
seziele: Landschaften, die er in farbenprachtige Aquarelle und auf groBartige Lein-
wande bannte. Aber auch in der nachsten Umgebung fand Will Sohl seine Motive, im
Garten des Pfortnerhduschens von Stift Neuburg in Heidelberg etwa, wo der Kiinstler
seit 1936 mit seiner Familie lebte. Es gab jedoch noch eine andere Seite an Will Sohl.
Er war fur den Architekten Otto Bartning tatig, schuf Mosaike fur Kirchen und &6ffentli-
che Gebaude, entwarf Kirchenfenster und gestaltete Buchumschlage fir den S. Fischer

. first time since 1970 and documents a life full of tensions i
\ - H?rausgegebe? Von/Ed'tEd. by Verlag. AuBerdem illustrierte er fiir Zeitungen und war Bihnenbildner am Theater. Das
and contradictions. Kunstlernachlasse Mannheim ] ) ) T ) )
- - Buch Ein Weg nach der eigenen Nase, ein Gehen im eigenen Rhythmus zeichnet die-
Texte von/Texts by ses Leben voller Widerspriiche und Spannungen auf und macht das breit angelegte
Will Sohl mit seiner Frau R Speer, Heidelberg

coen i sesehasen, foie: e Susanne Kaeppele, Silvia Kohler, CEuvre des Kiinstlers zum ersten Mal seit 1970 zugénglich.
Christine Schumann, Theresa Stark

hi

Dieses Buch gewahrt erstmals seit 1970 Einblick in Will
Sohls breitgefachertes Werk und spannungsreiches Leben.

This book opens up Will Sohl’s wide-ranging oeuvre for the

Gestaltet von/Designed by Born in Ludwigshafen and raised in Mannheim, Will Sohl was supported early on by the
Kehrer Design directors of the Kunsthalle Mannheim Gustav F. Hartlaub, Walter Passarge, and Fritz
Wichert. Together with his best friend, the artist Joachim Lutz, he took an active part
2 Broschur/Softcover . . . .
& ca. 24x30 cm in the cultural life of the city of Heidelberg after the Second World War.
H ca. 112 Seiten/pages Sylt, Iceland, the Lofoten — these were the places of his longing, his treasured desti-
- ca. 75 Farbabb./color ills. nations: landscapes, that he captured in brightly watercolors and on magnificent can-
° DEUTSCH vases. Will Sohl also found his motifs in his nearby surroundings, for example in the
§ garden of the porter’s lodge of Stift Neuburg, where the artist had lived with his family
; ISBN 978-3-86828-857-5 since 1936. But there also was another side to Will Sohl: He worked for the architect
5 ca. Euro 29,90 Otto Bartning, created mosaics for churches and public buildings, designed church win-

dows and book covers for the S. Fischer publishing house. He also worked as an illus-
trator for newspapers and was a stage designer at the theater. This book documents a
||“||H ||||‘ Hl” life full of contradictions and tensions and makes accessible the artist’s wide-ranging
oeuvre for the first time since 1970.

Juni/June 2018
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Ralph Gelbert zeigt neueste
Werke seiner berauschen-
den Farbwelten.

Ralph Gelbert presents
recent works featuring his

intoxicating worlds of color.

www.kehrerverlag.com

Text von/by
N.N.

Gestaltet von/Designed by
Julia Carbotti

Festeinband/Hardcover
ca.24x30cm

ca. 128 Seiten/pages
ca.60 Farbabb./color ills.
DEUTSCH/ENGLISCH

ISBN 978-3-86828-858-2
ca. Euro 36,00

Juli/July 2018

Ausstellungen/Exhibitions

Beyond The Visible, Kunstverein Schwetzingen,
Orangerie Schloss Schwetzingen
31.05-27.06.2018

Abstrakter Expressionismus

Kunstakademie Bad Reichenhall, Alte Saline
18.06 - 23.06.2018/27.08. - 01.09.2018

Kunst / Art

RALPH GELBERT
Beyond The Visible

KEHR3IR

Ralph Gelbert
Beyond The Visible

Ralph Gelberts Malweise ist impulsiv, rauschhaft, manchmal geradezu dionysisch. Es
handelt sich um eine Kunst, die auf den Kérper zuriickverweist, auf Bewegungen, die
einer physischen Dynamik und einer sinnlichen Logik zu folgen scheinen und weniger
einem vorab entwickelten Konzept. lhre kunstgeschichtlichen Wurzeln liegen in der
informellen Kunst, wie sie im Paris der vierziger und fiinfziger Jahre des 20. Jahrhun-
derts entstand. Deren Ziel war es, die Malerei aus ihrer Abhangigkeit von der auBeren
Wirklichkeit zu befreien und gewissermaBen zu sich selbst kommen zu lassen. Wer
Gelberts Bilder betrachtet, dem teilen sich die vulkanischen Energien mit, die sich in
ihnen manifestiert haben, die Lust an satten, ja bisweilen grellen Farben, die dahin-
strémen, verflieBen, Wolken bilden, Wirbel und Schlieren.

In seinen Werken tun sich phantastische Raume auf, Kunstwelten, die weder Darstel-
lungen existierender Orte sind noch Innenraume des Subjekts. Was jedoch so rausch-
haft erscheinen mag, verdankt sich durchaus nicht nur dem spontanen Impuls, sondern
ebenso Kalkil und Disziplin. Wie bei den Kalligraphien aus dem Geist des Zen setzt
der Eindruck von Spontaneitadt und Intensitat stets ein HéchstmaB an Beherrschtheit
voraus. (Auszug aus Hans-Walter Schmidt, Les Paradis Artificiels)

Ralph Gelbert’s manner of painting is impulsive, ecstatic, and at times veritably Dio-
nysian. We are dealing here with an art form that refers back to the body, to move-
ments that do not rely on a previously developed concept, but rather follow a physical
dynamism and sensual logic. Their art historical roots can be found in art informel,
which developed in Paris in the 1940s and 1950s with the goal of liberating painting
from its dependence on external reality and thus allowing it to come into its own, so
to speak. Viewers of Gelbert’s paintings are made privy to the volcanic energies that
have become manifested within them, a sheer delight in rich and at times flamboyant
colors which flow out of them, become blurred, form clouds, vortices, and striations.
Fantastical spaces emerge in his works, artificial worlds which are neither illustrations
of existing sites nor subjective interior spaces. And what may for some appear to be
ecstatic is due not only to spontaneous impulses, but also to calculation and discipline.
As with calligraphies in the spirit of Zen, the impression of spontaneity and intensity
presupposes a maximum degree of self-control. (Excerpt from: Hans-Walter Schmidt,
Les Paradis Artificiels)

All images © 2018 Ralph Gelbert/VG Bild-Kunst, Bonn
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Mit Malerei, Zeichnung, Installation und
Videoarbeiten vermisst Stefanie Gerhardt
den Raum des Verschwindens.

Stefanie Gerhardt measures the room of

disappearance using painting, drawing,
installation and video.

www.kehrerverlag.com

Herausgegeben von/Edited by
Anna-Maria Ehrmann-Schindlbeck/
Galerie der Stadt Tuttlingen

Texte von/Texts by
Hans-Joachim Miller,
Anna-Maria Ehrmann-Schindlbeck

Gestaltet von/Designed by
Annett Frey / freysign

Festeinband/Hardcover
21,5x26,5cm

104 Seiten/pages

67 Farbabb./color ills.
DEUTSCH/ENGLISCH

ISBN 978-3-86828-841-4
Euro 29,90

Lieferbar, noch nicht angekiindigt/
Available, previously unnounced

Ausstellungen/Exhibitions

20_minutes_of_attention, artforum3,
Freiburg, 18.12.2017 - 04.02.2018

switch to art, Briickenhaus in der Donau,
Neu-Ulm, September 2017 - Juli/July 2018

Kunst / Art

Stefanie Gerhardt
Without a Trace

Die in Freiburg im Breisgau lebende Kinstlerin Stefanie Gerhardt (* 1974) erforscht
mit ihren Werken den Raum und was sich in ihm abspielt. Sie erkundet ihn von seinen
Limits her, von dort her, wo er anfangt und aufhért, und mit Augenmerk auf das in ihm
stattfindende Leben, das gerade schon oder noch ist.

Als bildende Kinstlerin tut sie dies visuell und anschaulich, mit allen ihr zur Verfligung
stehenden Mitteln — Zeichnung, Malerei, Skulptur, Installation, Film.

So eindrucksvoll und realistisch die Bildfiguren ihren Auftritt erhalten, so unmissver-
standlich wird auch das Transitorische ihres Daseins und gleichzeitig das Unfassbare
ihrer Bestimmung zum Ausdruck gebracht.

Konsequent lenkt Stefanie Gerhardt den Blick auf die unbeantworteten Felder jenseits
der unseren Alltag beherrschenden materiellen Existenz.

In her works, Freiburg-based artist Stefanie Gerhardt (b. 1974) explores space and
whatever unfolds within that space. She investigates it from within its limits, from where
it begins and from where it ends; paying special attention to the life which takes place &
inside it, that is already — or still — there. As a visual artist, she does this perceptibly
and clearly and uses every medium at her disposal —drawing, painting, sculpture, instal- 3
lation, film. As striking and realistic as the figures appear to be, the transitory quality &
of their existence is unmistakable and at the same time the unfathomable nature of «
their purpose is expressed.

Consequently, Stefanie Gerhardt directs our view to the unanswered areas beyond our
dominating everyday, material existence.
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Shukhov radio tower in Moscow, Heritage Image Partnership Ltd/Alamy Stock Photo
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Delia Derbyshire, BBC Radiophonic Workshop 1965 © BBC

Tagung/Conference

Radiophonic Cultures — Sonic Environments
and Archives in Hybrid Media Systems
Museum Tinguely, Basel, Mai/May 2018

Ausstellungen/Exhibitions

Radiophonic Spaces — Ein akustischer
Parcours durch die Radiokunst

Museum Tinguely, Basel, Mai/May 2018
Haus der Kulturen der Welt, Berlin
November 2018 — Januar/January 2019
Universitatsbibliothek der
Bauhaus-Universitat Weimar, Weimar
Juli/July — September 2019

Concept sketch of network-mind map (Anja Erdmann)

Ktnstler/Artists

Maryanne Amacher, Andreas Ammer, Antonin Artaud,
Samuel Beckett, Velimir Chlebnikov, Chantal Dumas,
Matthew Herbert, Mauricio Kagel, Jakob Kirkegaard,
Ferdinand Kriwet, Christina Kubisch, Michaela Melian,
Olaf Nicolai, Daphne Oram, Aki Onda, Pierre Schaeffer,
Eran Schaerf, Serotonin, Tetsuo Kogawa,

Gregory Whitehead et al.

www.kehrerverlag.com

Peter Weibel, The Origin of Noise — The Noise of the Origin,
3-D Performance-Oper, Karlsruhe, 2013, Foto: © ZKM |

Karlsruhe

In drei Banden stellt Radiophonics die Geschichte
und mogliche Zukunft von Radiophonie und

Radiokunst vor.

In three volumes, Radiophonics presents
the history and possible future of
radiophonics and radio art.

Herausgegeben von/Edited by
Ute Holl, Nathalie Singer et al.

Texte von/Texts by

Angela de Benedictis, Wolfgang Hagen,
Michaela Melian, Eva Meyer,

Eran Schaerf, Bernhard Siegert et al.

Gestaltet von/Designed by
Kehrer Design

Broschur/Softcover
3 Bande/volumes
Je/Each 17x24 cm

DEUTSCH/ENGLISCHE ABSTRACTS
Bd. 1 Radiophonic Cultures

ca.304 Seiten/pages
ISBN 978-3-86828-862-9

Bd. 2 Radiophonic Materials
ca. 152 Seiten/pages
ISBN 978-3-86828-863-6

Bd. 3 Radiophonic Spaces
ca. 104 Seiten/pages
ca.70 Farbabb./color ills
ISBN 978-3-86828-864-3

Je Band/Each volume ca. Euro 19,80

ISBN 978-3-86828-865-0
Zusammen/Set ca. Euro 49,90

Mai/May 2018

Klangkunst / Sound Art

Radiophonic
Cultures Materials
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Radiophonics

Das Radio als entscheidende Kommunikationsform des 20.Jahrhunderts durchlauft
gegenwartig Prozesse fundamentaler Reorganisation unter dem Schlagwort »Digitali-
sierung«. Unter dem alteren Begriff der Radiophonie betrachtet, setzen diese Prozesse
konzeptuelle Mdglichkeiten frei, die weit iiber eine Okonomisierung von Produktions-
und Sendeformen hinausgehen. Radiophonie als Kulturtechnik integriert die Unter-
scheidung von musikalischem Klanggeschehen und von Effekten und Sounds zu einem
neuen Konzept von Klangkunst. Diesen Themen widmen sich die Ausstellung Radio-
phonic Spaces und die Tagung Radiophonic Cultures — Sonic Environments and Archi-
ves in Hybrid Media Systems ebenso wie die begleitende Publikation in drei Banden:

Bd. 1 Radiophonic Cultures (Texte) gibt den aktuellen Stand der Diskussion um Radi-
ophonie, deren Geschichte und mégliche Zukunft, entlang der auf der Tagung fokus-
sierten Fragestellungen wieder. Bd. 2 Radiophonic Materials (Dokumente) versammelt
entscheidende Texte aus der Geschichte der Radiophonie, die insbesondere im deut-
schen Sprachraum noch kaum rezipiert worden sind. Bd. 3 Radiophonic Spaces (Aus-
stellungskatalog) ladt ein, dem kreativen Zusammenspiels von Kunst und Wissenschaft
zu folgen und Einblicke in heutige Sammlungen sowie sonst nur schwer zugangliche
Radiokunstarchive zu bekommen.

Radio, which developed over the course of the 20th century into a crucial form of com-
munication, is currently undergoing processes of fundamental reorganization under the
general heading »digitalization.« When considered under the older term »radiophonics,«
these processes unleash conceptual possibilities that surpass the simple scheme of
economization or the acceleration of production- or broadcasting-forms. These con-
ceptual possibilities are addressed by the exhibition Radiophonic Spaces, as well as
by the conference Radiophonic Cultures—Sonic Environments and Archives in Hybrid
Media Systems and the accompanying three-volume publication:

Vol. 1 Radiophonic Cultures (texts) presents the current state of the discussion revolving
around radiophonics, including its history and possible future, in light of the questions
raised during the conference. Vol. 2 Radiophonic Materials (documents) brings together
key texts from the history of radiophonics, which have not yet received adequate atten-
tion, especially in the German-speaking world. Vol. 3 Radiophonic Spaces (exhibition
catalog) sheds light on the creative interplay of art and science and provides insight
into contemporary collections and otherwise difficult to access radio-art archives.

Radiophonic
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