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Text: Jennifer Dorothy Lee, Yongwoo Lee, Lu Mingjun; Gesprach zwischen / conversation between Huang Rui & Berenice Angremy

Es ist, als wiirde das Gemdilde zu einem lebendigen, atmenden Wesen. Anstatt eine Fliche zu sein, betritt es den
dreidimensionalen Bereich, und da es zwei Ebenen hat, geht es auch in die Dimension der Zeit iiber, in die vierte
Dimension. Das ist es, was ich tue, ich ordne nicht alles in einer bestimmten Richtung an. Ich lasse die Moglichkeit
der Bewegung als Prozess zu, damit sich das Bild in der rdumlichen Dimension entwickeln kann.

It is as if the painting becomes a living being that can breathe. Instead of something flat it also goes into the three-dimensional
realm, and as it has two layers, it also enters the dimension of time. That’s what we call the fourth dimension. This is what I
do, I don’t arrange everything in a fixed direction. I allow the possibility of movement and process, so that it can advance in
the spatial dimension. —Huang Rui

Huang Rui ist ein Pionier der abstrakten Malerei in China. Er war Mitgriinder der Stars-Gruppe und organisierte ihre
erste unangemeldete Ausstellung im Jahr 1979, der Geburtsstunde chinesischer zeitgendssischer Kunst. Uber flichige
Darstellungen der Pekinger Hofe und Gassen fand er zu seiner eigenen Bildsprache: geometrische Abstraktionen,
inspiriert vom Daodejing oder I-Ging, und gestische Kompositionen auf der Basis traditioneller Tuschemalerei. Das
Buch ist seine erste grofle Werkschau, die auch Skulpturen einbezieht und dabei besonderen Fokus auf die aktuelle
Position des Kiinstlers legt, wenn er die Leinwand durch kreis- und mondférmige Einschnitte 6ffnet und die ganze
Rahmenkonstruktion in seine Erforschung wirklicher und virtueller Réume einbezieht. Wie Jennifer Dorothy Lee
schreibt: ,Durch den Daoismus und die Texte der alten Gelehrten verwandelt sein Zeitverstindnis die Materie, die
Leinwand, die Olfarbe. Der Daoismus erlaubt es Huang, das Material als spannungsvolle oder einander bekriegende
Krifte zu betrachten, die ihrerseits zu transformativen Prozessen fithren ... Seine Werke beschiftigen sich mit einer
sich wandelnden Gegenwart. ========= Huang Rui is a pioneer
of abstract painting in China. He co-founded the Stars Group
and organized its first illegal exhibition in 1979, at the start of
Chinese contemporary art. Through abstracted depictions of
Beijing courtyards he found his own pictorial language: geometric
abstractions inspired by the Dao De Ching or I Ching, or more
gestural compositions based on traditional ink painting. This book
is the first major survey of Huang Rui’s work, which also includes
his sculptural work and focuses on the artist’s current position as
a globally significant abstractionist who opens up the canvas with
circular or moon-shaped cut-outs and incorporates the whole frame
construction into his exploration of actual and virtual spaces.
As Jennifer Dorothy Lee writes: “Through Daoism and the texts
of ancient learning, he presents an understanding of time that
transforms matter, the canvas, the oil paint. Daoism allows Huang
to treat matter as forces at tension or at war, which in turn lead to
transformative processes . . . his works engage a present that is rife

with transformation.”

2 Cover: Huang Rui, Absence of Sky, 2022 (Detail)




Elmgreen & Dragset: After Dark
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Text: Tian Wu, Zian Chen, Alvin Li; Gesprach zwischen / conversation between ElImgreen & Dragset & Francesco Bonami

Wir trafen uns das erste Mal 1994 auf der Tanzfliche eines Kellerclubs in Kopenhagen. Die Einrichtung war voller
Pliischsessel, die ganze Nacht lang drohnten Euro-Trash-Pop-Hits aus den Lautsprechern, und wir fiihlten wir uns
beide etwas verloren, wie im falschen Kontext; wir trugen bunt gefirbtes Haar und Dr.-Martens-Stiefel und hirten
eigentlich Bands wie Sonic Youth oder Nirvana. Wir waren zwei Aufenseiter, die den Club gemeinsam verliefien.

Back in 1994, we met for the very first time on the basement dancefloor of that club in Copenhagen. The velvet-seated
environment and the euro-trash pop hits blasting out of the loudspeakers all night long made both of us feel slightly lost

and out of context with our multi-colored hairdos and Dr. Martens boots, regularly listening to bands like Sonic Youth or

Nirvana. Like two misfits, we left the club together. —Elmgreen & Dragset

Elmgreen & Dragset verwandeln den White Cube in einen Resonanzraum, der unsere Lebenswirklichkeit widergibt.
Fiir ihre Ausstellung bei By Art Matters in Hangzhou installierten sie im Erdgeschoss einen Club als atmosphirisch
genau gestaltetes und ausgeleuchtetes Environment. Darin platzierten sie skulpturale Arbeiten: ein monochromes
Flaschenregal, Reihe um Reihe gefiillt mit derselben milchigen Substanz, ein niedlicher Terrier auf einem Karussell als
Motiv fiir die sozialen Medien und unter der Decke ein Seiltinzer, der gelassen an einer Hand von seinem Seil baumelt.
Das Obergeschoss unterteilten die Kiinstler in symboltriachtige Tableaus mit weify verputzten Bronzefiguren: Kinder,
die hinter klobigen Virtual-Reality-Headsets versteckt stille Spiele spielen; eine Tennisparabel, bei der ein Jugendlicher
die Siegertrophie an sich driickt, wihrend sein Gegeniiber mit dem Gesicht nach unten auf dem Spielfeld liegt; ein
Dienstmiédchen, das iiber ein Kinderbett wacht, auf dessen Gitter ein Geier hockt, und mehr. Das Buch gibt diese
vielschichtigen Environments in grofiziigigen Ausstellungsansichten wieder, Aufnahmen friiherer Installationen liefern
den Kontext. In den Texten wird sowohl die Werkentwicklung von Elmgreen & Dragset dargestellt als auch die Bedeutung
dieser Kunst im Hinblick auf queere Kultur in Asien.
Elmgreen & Dragset transform the white cube into a resonance
H FTE R D H RK chamber that speaks to our real life experiences. For their show in
# B  ELMGREEN & DRAGSET  XEMEH 5 s Hangzhou’s By Art Matters, they installed a club space in the ground
floor, a meticulously designed and lighted environment in which they
strategically placed sculptural works: a monochrome bottle shelf filled
with rows upon rows of the same milky liquid, a cute terrier on a merry-
go-round catering to the social media audience, below the ceiling a
tight-rope walker calmly hanging from a single hand. Upstairs the
spaces were divided into several deeply symbolic tableaux of bronze
figures painted in plaster white: kids playing silent games hidden behind
bulky virtual reality headsets, a tennis parable with one youth cradling
the winner’s trophy and the other lying face down on the court, a maid
watching over a children’s bed on which a vulture perches, and more.
The book documents these environments in gorgeous spreads, along
with shots of earlier installations for context. The texts explain both the
history of the artists’ work and how it interrelates with queer culture in
Asia.

)

.
. —
:—-—“3
————
B db - =
¢ +4
B \
- .
H
— Vi
—— - =
— = —
. T —— —
_/' 2 -~ A —
© (0
- W -

AW

47 OFFLINE
B

ALL DRESSED UP

BRATH

—
(2022) {2021}

[




—
—
eremy vemester —
———1{q\V]
—
— Jeremy Demester
— N
cati ; ———» OUIDAH

Holzwarth Publications / Galerie Max Hetzler, ISBN 978-3-947127-44-3, ca. 40,00 Euro = August 2023 —g

Englisch / Franzésisch - Hardcover, 24 x 29 cm, ca. 172 Seiten, ca. 135 Farbabbildungen —2 GROS-CALIN
I

English / French — Hardcover, 24 x 29 cm, ca. 172 pages, ca. 135 color illustrations —0\ DJEMY

Text: Jean-Marie Gallais RAM MUAY

femr-Marie Gallaty

Diese Portriits begriinden eine Art Mythologie, ein scherzhaftes Pantheon. Einige von ihnen sind heiter, andere iiber-
wiiltigen den Betrachter mit unheimlicher oder gar monstroser Intensitit. Die Ausstellung hat die Wandlungsfihigkeit
eines Kindes, das in einem Augenblick drei oder vier verschiedene Emotionen zu durchlaufen scheint. Angst, Mut und
Traurigkeit werden durch diese Galerie von ,,Zeugen“ (wie der Kiinstler sie nennt) direkt oder symbolisch dargestellt.
»Zeugen wovon?, frage ich. ,,Von einer Epoche; antwortet er.

These portraits do indeed constitute a mythology, a facetious pantheon. Some of them are serene, others assail the beholder with
an uncanny or even monstrous intensity. The exhibition has the mutability of a child, seeming to pass through three or four
different emotions in an instant. Fear, courage, and sadness are evoked literally or symbolically by this gallery of “witnesses” (as
the artist calls them). “Witnesses of what?” I ask. “Of an era,” he replies. —Jean-Marie Gallais

Als der Kiinstler Jeremy Demester 2015 das erste Mal nach Ouidah im westafrikanischen Benin reiste, fand er dort unerwartet
einen Resonanzraum fiir seine Kunst. Die Beschiftigung mit Voodoo-Kult und lokaler Kultur war voller Verbindungen und
Parallelen zu den eigenen Tsigane-Wurzeln und gab ihm neue Zeichen und Gestalten, die sich in Gemilden und Skulpturen
immer konkreter manifestierten. Das Buch dokumentiert vier Ausstellungen in der Galerie Max Hetzler Berlin und London
und im Musée de la Fondation Zinsou in Ouidah, die nachvollziechbar machen, wie Demesters Werke fremde Motive
aufnehmen, um eine ganz individuelle Sprache zu entdecken, die allgemein Menschliches anspricht: Gesichter geisterhafter
Figuren fiillen Leinwidnde komplett aus, Naturkrifte manifestieren sich in iiberraschenden Farbkontrasten, Elemente der
Kollaboration mit lokalen Kiinstlern finden einen Rahmen und selbst die Abstraktionen sind von totemhafter Kraft. Die
ganz elementaren Fragen, die diese Werke stellen — Wo kommen wir her? Wo stehen wir jetzt? Wer sind wir? — beleuchtet ein
einfithlsamer Essay von Jean-Marie Gallais, der uns zeigt, was diese kiinstlerische Begegnungen der Kulturen von beiden
Seiten bedeutet und wie der Kiinstler von einem ,der seine Gedanken auslebt“ zu einem, ,,der seine Bilder in Bewegung
setzt“ wurde, ========= When artist Jeremy Demester first traveled
to Ouidah in the West African country of Benin in 2015, he
unexpectedly found a resonant new space for his art to grow in. In
his engagement with voodoo lore and local culture he found many
connections and parallels to his own tzygane roots, giving him
new figures and signs that manifested themselves in his paintings
and sculptures ever more articulately. The book documents four
exhibitions at Galerie Max Hetzler in Berlin and London and the
Musée de la Fondation Zinsou in Ouidah, which follow Demester’s
process in engaging with unfamiliar motifs in order to discover an
JEREMY DEMESTER individual artistic language that speaks to greater human concerns:
we see mask-like ghosts whose faces completely fill the canvases,
natural forces that manifest themselves in surprising color contrasts,
elements of collaboration with local artists, and abstractions of
totemic power. The very basic questions these works ask—where
do we come from? where are we? who are we?—are illuminated
in an essay by Jean-Marie Gallais, who shows us what this artistic
encounter of cultures means from both sides, and how the artist
first regarded as “he who enacts his thoughts” became “he who sets

his paintings in motion.”
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Holzwarth Publications / Galerie Max Hetzler, ISBN 978-3-947127-43-6, ca. 60,00 Euro = August 2023 — O
Deutsch / Englisch — Hardcover, 23,5 x 29 cm, ca. 184 Seiten, ca. 145 Farbabbildungen —0

German / English — Hardcover, 23,5 x 29 cm, ca. 184 pages, ca. 145 color illustrations
Text: Dominic Eichler, Clare Lilley; Gesprach zwischen / conversation between Hans Josephsohn & Hans Ulrich Obrist

Man ist mit einem unglaublichen, beinahe komischen oder pathetischen Humanismus konfrontiert, und wenn man
sich langsam durch diese Werke bewegt, ist das zutiefst beriihrend. Es ist eine spirituelle Erfahrung, die man nur mit
der besten Kunst machen kann ... Weil die Welt so ist, wie sie ist, ist Josephsohns Werk wichtig. Grofie Kunst hat immer
einen echten Bezug zu ihrer Zeit. In gewisser Weise wiire ich verwundert, wenn die Menschen heute Josephsohn verstehen
wiirden. Sein Werk wird iiberleben. In einer anderen, humanistischeren Zeit, wird man es verehren.

You’re confronted with this unbelievable, almost comic, almost pathetic humanism, and when you slow down, walking around
these works is profoundly moving. It’s a very spiritual experience, one you can only have with the greatest art . . . Because the
world is as it is, Josephsohn’s work is important. Great art always has a real relation to time. In a way, I'd be surprised if people
today understood Josephsohn. His work will survive. It will be revered in a different, more humanistic time. —Thomas Houseago

Fiir den in Konigsberg geborenen, 1938 in die Schweiz geflohenen Bildhauer Hans Josephsohn (1920-2012) war die mensch-
liche Figur zeitlebens das Thema. Seine Kunst, ab 1956 in Finzelausstellungen zu sehen, manifestiert den Menschen und
seine Prisenz im Raum, ob als Kopf, Halbfigur, stehender oder liegender Akt, fast archaisch anmutend doch immer im
Jetzt verankert. Nidher betrachtet fasziniert Josephsohns Arbeit an der Oberfliche der Figuren, ausgefiihrt in Gips, dann
gegossen in Messing, geradezu bildhaft in Licht modelliert, besonders bei den Reliefs, die mit jeder Bewegung changieren.
»Fiir mich ist nur das Verhiltnis zwischen der Figur, ihren einzelnen Bestandteilen und der Beschaffenheit der Hinter-
grundfliche wichtig®, sagt der Kiinstler hier im Gesprich mit Hans Ulrich Obrist.,,Wenn man etwas wegnimmt, bleibt nichts
iibrig. Es bleibt itberhaupt nichts mehr iibrig ... Was das fiir unsere Zeit bedeutet, weif$ ich nicht.“ In dieser Mischung aus
existenzialistischem Menschenbild und Materialarbeit liegt Josephsohns wachsende Bedeutung fiir die Kunst unserer Zeit.
Urspriinglich in der Galerie Max Hetzler in Berlin und London gezeigt, ldsst sich hier eine grof3ziigige Auswahl der Werke
studieren, wihrend Essays und verschiedene historische Pressetexte den Arbeitsprozess sowie die wachsende Rezeption
dieses einzigartigen kiinstlerischen Werks beleuchten.=======-=
For sculptor Hans Josephsohn (1920-2012), who was born in K6nigs-
berg and had to flee to Switzerland in 1938, the human figure was his
life-long subject. His art, shown in solo exhibitions since 1956, mani-
fests its form within spatial surroundings, as a head, half-figure, stand-
ing or lying nude, almost archaic in appearance but always anchored
in the now. On a closer look, one is fascinated by the intensely worked
surfaces of his figures, executed in plaster, then cast in brass, modeled
in light to almost pictorial effect, especially in the reliefs, which change
with every movement. “To me all that’s important is the relation-
ship between the figure, its separate components, and what the back-
ground surface is like,” the artist says in conversation with Hans Ulrich
Obrist. “If you take anything away there is nothing left. Nothing at all
remains . . . What that means for our time I don’t know.” This mixture
of material work and an existentialist view of the human condition
is the cause of Josephsohn’s growing importance for the art of our
time. Originally shown at Galerie Max Hetzler in Berlin and London,
a generous offering of his works can be studied here, while essays and
a selection of press releases illuminate his working process as well as

the growing reception of this unique artistic oeuvre.
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Der Mensch ist der kreative Raum inmitten der Komplexitit des Unendlichen. Das ist das Positive, von dem ich nun
ausgehend weiterarbeiten werde, besser gesagt, auf der Basis dieser Idee, die nicht verniinftig oder intellektuell ist, sonst
wiirde ich mich selbst zum Gefangenen machen.

Man is the creative space amid the complexity of the infinite. This is the positive from which I will continue to work, or rather,
from the basis of this idea, which is neither rational nor intellectual, otherwise I would make myself a prisoner. —Karel Appel

Als Griindungsmitglied der Cobra-Gruppe gehorte Karel Appel (1921-2006) einer der wichtigsten europdischen Nachkriegs-
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in den Galerien Max Hetzler Berlin und London zwischen 2019 und 2023 zu sehen waren. Die jiingsten beiden zeigten
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den Einfluss von Appels erstem Besuch in New York: Hier fand er einerseits zur Aktionsmalerei, als deren Hohepunkt sein
wandfiillendes, iiber Nacht vor Ort gemaltes Bild fiir die Documenta 1964 vertreten ist,andererseits nahm er das akademische
Sujet der Aktmalerei auf ganz und gar unakademische Weise auf. In der Mitte des Buchs steht eine retrospektive Auswahl

des dreidimensionalen Werks von Bronze- und Terracotta-Arbeiten iiber Objektmalereien bis zu absurd-poetischen
Assemblagen karnevalistischer Fundstiicke. Zuletzt kehrte Appel in gro8formatigen Zeichnungen und expressionistischen
Gemilden der 1980er- und ’90er-Jahre zum Akt-Thema zuriick. So folgt das Buch unterschiedlichen Linien mit vielen
Verzweigungen durch ein (Euvre von 60 Jahren, in dem es noch viel zu entdecken gibt. ========= As a founding member of the
Cobra group, Karel Appel (1921-2006) belonged to one of Europe’s seminal post-war avant-gardes; as a painter of the Nouvelle
Ecole de Paris he celebrated his first successes in the 1950s. Shuttling between New York and Paris, throughout his life he sought
the artistic confrontation with the unknown: an unfamiliar style,
a particular motif, the interplay between sculpture and painting.
The book documents four exhibitions of his work at Galerie Max
Hetzler Berlin and London between 2019 and 2023. The final two
shows explored the influence of Appel’s first visit to New York: on
the one hand, he found his way into action painting—the apex of
which is represented by his wall-size picture for Documenta 1964
that he painted on-site overnight—on the other, he took up the
academic subject of nude painting in a wholly unacademic way. The
book then centers on a retrospective selection of the artist’s three-
dimensional work, ranging from bronze and terracotta pieces to
object paintings and absurdly poetic assemblages of carnivalesque

found objects. Finally, Appel returned to the nude theme in oversized

drawings and expressionist paintings from the 1980s and ’90s. Thus g ry
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the book follows different lines with many ramifications through an
s oeuvre created over the course of 60 years, which allows for many

Karel Appel

discoveries.
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