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Hans Hansen
Atelier

Hans Hansen gilt als einer der wichtigsten Autoren der Produkt-
und Sachfotografie in Deutschland. »Atelier« ist seine erste Ein-
zelausstellung in Osterreich. Die Ausstellung wurde von Annette
Kelm und Hendrik Schwantes initiiert und mit Hans Hansen zu-
sammengestellt. Sie zeigt einen subjektiven Querschnitt aus seiner
langjédhrigen fotografischen Praxis — freie Projekte und Auftragsar-
beiten werden dabei miteinander kombiniert. Die Ausstellung bei
Camera Austria thematisiert so auch die Schnittstellen zwischen
freier und angewandter Fotografie.

Die Abgrenzung der kiinstlerischen von der angewandten Foto-
grafie geht auf die Emanzipationsbewegung der AutorInnenfoto-
grafie der 1970er Jahre zuriick, als VertreterInnen der New Color
Photography in den USA und spiter der Werkstatt fiir Photogra-
phie in Deutschland ihre Bildsprache und die eigene kiinstlerische
Zielsetzung bewusst gegen die Werbe- und bildjournalistische Fo-
tografie jener Zeit abgrenzten, um die Fotografie als eigenstidn-
diges kiinstlerisches Medium durchzusetzen. Rund 20 Jahre spi-
ter hatten sich durch Uberschneidungen von Kunst, Popkultur und
Design — beispielsweise durch die Nutzung popkultureller Maga-
zine zur Verbreitung kiinstlerischer Arbeiten, wie Wolfgang Till-
mans es praktizierte — die kiinstlerische und angewandte Fotografie
einander wieder angenihert. Diese Entwicklung war préigend fiir
eine Generation von KiinstlerInnen und DesignerInnen, die, wie
Kelm und Schwantes, in den 1990er Jahren zu studieren begannen.
Durch konzeptuell-fotografische Arbeiten, wie die von Christopher
Williams, erhielt die Asthetik der Produkt- und Werbefotografie zu-
dem Einzug in die Kunst. Williams’ Ansatz ist durch Konsumkritik
geleitet; um die Arbeitsteilung im Fordismus abzubilden, beauftragt
er FotografInnen aus dem angewandten Bereich, Motive fiir ihn zu
realisieren. Heute lassen FotokiinstlerInnen wie Roe Ethridge ei-
gene Auftragsfotografien aus der Mode- und Produktwerbung in die
freie kiinstlerische Arbeit einflieBen. Die zeitgendssische Kunst ist
dariiber hinaus seit einigen Jahren von einer Entwicklung geprigt,
die KritikerInnen als »neue Auftragskunst« bezeichnen; Kiinstle-
rInnen werden zunehmend von Wirtschaftsunternehmen, die eigene
Kunstsammlungen und -institutionen aufbauen, zur Teilnahme an

Hans Hansen is widely considered to be one of the most important
creators of product and still-life photography in Germany. “Atelier”
is his first solo exhibition in Austria. The exhibition was initiated by
Annette Kelm and Hendrik Schwantes and was put together in col-
laboration with Hans Hansen. It shows a subjective cross-section
from his long-standing photographic practice—intermingling free-
lance projects and commissioned works. Therefore, the exhibition
at Camera Austria thematizes the junctions between free and ap-
plied photography.

The demarcation between artistic photography and applied pho-
tography harks back to the emancipation movement of author pho-
tography in the 1970s. During this period, representatives of New
Color Photography in the United States and, later, of Werkstatt fiir
Photographie in Germany purposefully pitted their pictorial lan-
guage and their own artistic objectives against the advertising and
photojournalistic photography of the time, with the aim of estab-
lishing photography as an independent artistic medium. Around
twenty years later, artistic and applied photography had once again
grown closer through overlapping areas in art, popular culture, and
design, for instance through the use of magazines on popular cul-
ture for disseminating artistic work, a practice pursued by Wolfgang
Tillmans. This development was influential for a generation of art-
ists and designers who, like Kelm and Schwantes, began their stud-
ies in the 1990s. What is more, through conceptual-photographic
work like that of Christopher Williams, the aesthetic of product and
advertising photography has made its way into the art world. Wil-
liams’s approach is guided by a critique of consumer culture; in or-
der to portray the division of labour under Fordism, for example,
he hired photographers from the applied sector to create motifs for
him. Today, photographic artists like Roe Ethridge allow their own
commissioned photography from fashion and product advertising
to flow into their free artistic work. Moreover, for quite a few years
now, contemporary art has been influenced by a development that
critics call “new commissioned art.” Artists are increasingly being
invited by businesses to establish their own art collections and insti-

—0.T. (Ei), 1998.
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Ausstellungen und Wettbewerben bis hin zur kreativen Zusammen-
arbeit eingeladen. Vor diesem Hintergrund stellt »Atelier« die Ar-
beit eines angewandten Fotografen vor, der durch die Erarbeitung
einer eigenen Bildsprache und durch das Einbinden vielfiltiger Ein-
fliisse aus bildender Kunst und Design Konventionen und vorgeb-
liche Grenzen der angewandten Fotografie iiberschreitet.

Hans Hansen fotografiert vor allem Dinge. Er orientiert sich
hierbei weniger an der in der Malerei verankerten Tradition des
Stilllebens, sondern bezieht seine Ideen direkt aus der Praxis der
Produktfotografie, genauer gesagt der Tabletop-Fotografie, bei der
Gegenstidnde auf einem Aufnahmetisch im Studio optimal ausge-
leuchtet fotografiert werden. Vor diesem Hintergrund entwickelte
sich Hansens Bildsprache durch die Suche nach Vereinfachung und
das Spiel mit Form und Verfremdung, das zumeist auf seinen Expe-
rimenten mit Licht basierte. Viele seiner Motive fotografierte Han-
sen auf einem Lichttisch, der ihm als Arbeitsgerit aus seiner Litho-
grafenlehre vertraut war. Durch das Drapieren von Objekten auf ei-
ner gleichzeitig von unten und oben beleuchteten Flédche entstanden
abstrakte und vielschichtige Bilder wie »0.T. (Avocadosalat)« oder
»0.T. (Farbkasten)«, die weit {iber ihren Status als sachliche Abbil-
dungen hinausreichten.

Durch Reduktion versucht Hansen in seinen Fotografien, das We-
sen der Dinge herauszuarbeiten. Dies wird beispielsweise bei dem
in der Ausstellung gezeigten Foto »0.T. (Ei)« deutlich, das Han-
sen 1998 als freie Arbeit realisiert hat. Das Bild zeigt ein liegendes
Hiihnerei frontal von oben fotografiert, das vor einem hellgrauen
Hintergrund zu schweben scheint. Das organische Ei wirkt durch
die perfekt ausgeleuchtete Aufnahme auf den ersten Blick wie eine
synthetisch erschaffene Form. Das Bild konnte mit seiner Symme-
trie, dem gleichmifBigen Grauwert und ebenméfigen Schattenver-
lauf aus heutiger Sicht ebenso gut in einem Vektorzeichen- oder 3D-
Renderingprogramm generiert worden sein. Die pordse Unebenheit
der Schale verweist jedoch beim genauen Hinsehen auf ein Natur-
produkt. Dieser Effekt tritt auch in der Serie »0.T. (Kodakschach-
tel)« von 2015 auf. Die Fotosequenz besteht aus vier Bildern einer
Filmschachtel aus den 1960er Jahren, die mit vier unterschiedlichen,
jedoch hinsichtlich Form und Grauwert identischen Schlagschatten
aufgenommen wurde. Die Fotografien haben aus der Entfernung
ebenfalls eine abstrakte grafische Wirkung, lassen aus der Néhe be-
trachtet aber Gebrauchsspuren im Karton erkennbar werden. Das so
sichtbar gemachte Alter der Schachtel verweist gleichzeitig auf den
technischen Umbruch in der Fotografie.

Hans Hansen ist fotografischer Autodidakt. Sein Studium der
angewandten Grafik an der Kunstakademie Diisseldorf fiel in die
Zeit der Wiederentdeckung der Verbindungslinien zu radikaler
Moderne und Bauhaus und der allgemeinen Riickbesinnung auf
den gesellschaftlichen Auftrag von GestalterInnen. Die Lehre an
der Kunstakademie war zu dieser Zeit deutlich konservativer aus-

tutions, to participate in exhibitions and competitions, or to engage
in creative collaboration. It is against this backdrop that “Atelier”
introduces the work of an applied photographer who transcends the
conventions and purported boundaries of applied photography by
developing his own pictorial language and by integrating diverse
influences from the visual arts and design.

Hans Hansen mainly photographs things. Rather than orientat-
ing his work toward the tradition of the still life rooted in painting,
he obtains his ideas directly from the practice of product photogra-
phy, or more precisely said, from tabletop photography where ob-
jects are photographed on a special table in a studio under optimal
lighting conditions. It is in this context that Hansen’s pictorial lan-
guage evolved, seeking simplification and toying with form and al-
ienation, usually based on his experiments with light. Hansen has
photographed many of his motifs on a light table, a working device
that became familiar to him during his apprenticeship as a lithog-
rapher. Draping objects on a surface that is illuminated from both
above and below gave rise to abstract and multifaceted images like
“0.T. (Avocadosalat)” (Untitled [Avocado Salad]) or “o.T. (Farb-
kasten)” (Untitled [Paintbox]), extending far beyond their status as
factual renderings.

Hansen uses reduction in an attempt to capture the essence of
the things in his photographs. This is evident, for example, in the
photo “o0.T. (Ei)” (Untitled [Egg]) shown in the exhibition, realized
by Hansen in 1998 as a freelance piece. The picture shows a hori-
zontal hen’s egg photographed from the front, which appears to be
hovering in front of a light-grey background. At first glance, the
organically shaped egg appears to be a synthetically created form
due to the perfectly illuminated shot. From today’s perspective, the
picture might just as easily have been generated with a vector or 3D
rendering program due to its symmetry, smooth grey tone, and even
shadowing. However, the porous unevenness of the shell shows it
to be a natural product upon closer examination. This effect is also
seen in the series “o0.T. (Kodakschachtel)” (Untitled [Kodak Box])
from 2015. The photo sequence consists of four pictures of a film box
from the 1960s, taken with four different cast shadows that are none-
theless identical in terms of form and grey tone. The photographs
also have an abstract graphic effect from the distance, while from
up close traces of use can be detected on the box. The age of the box,
visibly enhanced here, simultaneously references the upheaval in
technology experienced by photography.

Hans Hansen is a photographic autodidact. His studies in applied
graphics at the Diisseldorf Art Academy coincided with a period of
rediscovery of the threads associated with radical modernism and
the Bauhaus, along with a general recollection of the social mandate
of designers. During this period, instruction at the academy was
significantly more conservative than at the pioneering schools of

— 0.T. (Kodakschachtel), 2015.
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gerichtet als an den damals wegweisenden Schulen wie der Esse-
ner Folkwang Schule und der Hochschule fiir Gestaltung Ulm. Da
Hansen aufgrund seiner Begeisterung fiir die Fotografie darauf be-
stand, Gestaltungsaufgaben entgegen der Uberzeugung seines Leh-
rers fotografisch umzusetzen, wurde er 1962 im Streit mit diesem
von der Akademie verwiesen. Als Student war Hansen auf der Mai-
lander Triennale 1960 auf Eis-Glasobjekte des finnischen Gestal-
ters Tapio Wirkkala gestoen. Begeistert von Wirkkalas Arbeiten
schenkte er diesem einen Schwarzweil3-Abzug der Fotografie einer
Wasseroberfliache, gewissermallen als visuellen Kommentar zu des-
sen Glasobjekten. Wirkkala antwortete ihm mit einem Brief: »The
photograph that you have given me [...] have caused me to think of
your option as a photographer of glass [...] I enclose a few photos
taken in Finland. It is not my intention to ask you to imitate their
tendency. Please find new possibilities and manners of photogra-
phing glass and experiment with them. [...] It is of great importance
to maintain the soul of glass in the photos and to exhibit them in the
proper manner.« Aus dem Briefwechsel entwickelte sich 1962 ein
Auftrag, den Hansen als Initialziindung fiir seine Berufslaufbahn
als Fotograf sieht. Sein erstes Motiv zeigt eines von Wirkkalas Eis-
Glasobjekten, das sich in der Bodenfliche spiegelt und so eine voll-
kommen abstrakte Form ergibt. In der Folge fotografierte Hansen
tiber mehrere Jahrzehnte sowohl Wirkkalas Glasobjekte als auch
dessen Auftragsarbeiten fiir die finnische Glashiitte Iittala.

Hansens kontinuierliche Beschiftigung mit Glas fiihrte schlief3-
lich zu dem Projekt »Glaswasser«, bei dem er Abbildungen von
Glas und Wasser miteinander in Beziehung setzt. Hansen hatte iiber
die Jahre die Beobachtung gemacht, dass Glas und Wasser vor der
Kamera gleich aussehen. Die Serie nimmt einen groeren Bereich
innerhalb der Ausstellung bei Camera Austria ein. Tatséchlich ge-
ben die Fotografien keinen Hinweis darauf, um welche Materie oder
Substanz es sich im jeweiligen Motiv handelt; zumeist tduscht der
erste Eindruck. Die besondere Eigenschaft von Wasser, die Blick-
perspektive zu verdndern, spielte wiederum fiir die Serie »Kachel-
raum« aus dem Jahr 1986 eine Rolle. Hansen lieB fiir das Projekt,
das auf Einladung der Firma Kodak fiir die Photokina entstand, ei-
nen Modellraum bauen, der aus blau gekachelten Winden und Bo-
den und einer Plexiglaswand zur Kamera hin bestand. Diesen fiillte
er mit Wasser und hielt die verschiedenen Wasserstinde und deren
Auswirkung auf die Perspektive in einer Serie von sechs Bildern
fest, von denen vier in der Ausstellung gezeigt werden. Das fotogra-
fische Motiv bezog sich auf Bilder des Malers Hans-Peter Reuter;
die Ausstellung von Kodak war ein Versuch, die Medien Fotografie
und Malerei formal zu vergleichen.

Obwohl Hans Hansen wie viele seiner Zeitgenosslnnen zu Be-
ginn seiner Fotografenlaufbahn von der Bildsprache amerika-
nischer Reportage- und Modemagazine, wie Life und Harpers Ba-
zaar,und von Fotografen, wie Richard Avedon und Irving Penn, be-

the time like the Folkwang School in Essen and the Ulm School of
Design. Thanks to his enthusiasm for photography, Hansen insisted
on photographically executing design tasks in defiance of his teach-
er’s ideas, causing him to be expelled from the academy in 1962. As
a student, Hansen first encountered ice-glass objects by the Finnish
designer Tapio Wirkkala at the Milan Triennial of 1960. In his ex-
citement about Wirkkala’s work, Hansen gave the artist a black-and-
white print of a photograph of a water surface, in a sense as visual
commentary on the glass objects. Wirkkala replied with a letter:
“The photograph that you have given me ... has caused me to think
of your option as a photographer of glass ... I enclose a few photos
taken in Finland. It is not my intention to ask you to imitate their
tendency. Please find new possibilities and manners of photograph-
ing glass and experiment with them. ... It is of great importance to
maintain the soul of glass in the photos and to exhibit them in the
proper manner.” In 1962, this correspondence resulted in a commis-
sion, which Hansen considers to have provided the initial impetus
for his career as photographer. His first motif shows one of Wirk-
kala’s ice-glass objects that is mirrored by the ground surface and
thus gives rise to a totally abstract form. Thereafter, Hansen spent
several decades photographing both Wirkkala’s glass objects and
his commissions for the Finnish glassworks Iittala.

Hansen’s continued preoccupation with glass ultimately led to
the project “Glaswasser” (Glass Water), where he associated images
of glass and of water with each other. Over the years, Hansen had ob-
served that glass and water look the same in front of the camera. The
series takes up a considerable amount of space within the exhibi-
tion at Camera Austria. Indeed, the photographs offer no hints as to
which matter or substance is reflected by each motif; usually the first
impression is deceptive. The special quality of water, which shifts
the visual perspective, was instrumental for the series “Kachelraum”
(Tile Room) from the year 1986. For this project, which was carried
out on invitation by Kodak, Hansen had a model room built with a
blue-tiled floor and walls, as well as a Plexiglas wall on the camera
side. He filled this room with water and captured, in this series of six
pictures, the different water levels and their effects on perspective,
four of which are shown in the Camera Austria exhibition. The pho-
tographic motif was referencing the paintings of Hans Peter Reu-
ter; the exhibition by Kodak was an endeavour to take a form-based
approach to comparing the mediums of photography and painting.

Although Hans Hansen, like many of his contemporaries,
was influenced in his early years as a photographer by the picto-
rial language of American reportage and fashion magazines like
Life and Harper’s Bazaar, and by photographers like Richard
Avedon and Irving Penn, people have seldom featured in his photo-
graphs. Hansen prefers to allow things to simply be. He even usually
renders clothing as detached from a body. In 2011, he photographed

— 0.T. (Glaswasser), 2004.
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einflusst war, spielten Menschen in seinen Fotografien selten eine
Rolle. Hansen ldsst Dinge bevorzugt fiir sich stehen. Selbst Klei-
dung fotografierte er oft losgelost vom Korper. Im Auftrag des Ma-
gazins Geo fotografierte er 2011 einen Bikini, der flach auf einem
gelben Hintergrund ausgebreitet wie eine Illustration wirkt. Im da-
zugehorigen Magazintext erfihrt man, dass der abgebildete Bi-
kini aus gewalztem Fruchtgummi besteht, dem Viagra beigemischt
wurde. Durch das Befreien des Objekts aus seinem trivialen Entste-
hungszusammenhang gelingt es Hansen, dem Bild eine autonome
Kraft zu geben.

Hansen hat die fotografische Arbeit im Studio im Laufe der Zeit
fiir seine Anwendungszwecke stindig weiterentwickelt. Viele sei-
ner technischen Innovationen sind aus heutiger Sicht nicht mehr
auf den ersten Blick zu erkennen. Von der Lichttechnikfirma Bla-
sing lief er sich beispielsweise in den 1970er Jahren einen Stabblitz
nach seinen Bediirfnissen anfertigen, der spiter in Serie genommen
wurde. Der Erwerb aufwiindiger Studiotechnik wurde Hansen vor
allem durch Auftrige aus der Autoindustrie ermoglicht. Fiir die Au-
tofotografie bedurfte es nicht nur einer speziellen Lichttechnik; fiir
VW entwickelte Hansen gleich ein neuartiges Fotostudio, wie er in
einem Gespridch mit Hendrik Schwantes in der Ausgabe 131/2015
von Camera Austria International erzihlt. 1968 fotografierte Han-
sen fiir die beriihmte Volkswagen-Kampagne der New Yorker
Agentur Doyle Dane Bernbach einen in seine Einzelteile zerlegten
VW Kifer; eine Bildidee, die er Ende der 1980er Jahre nochmals im
Auftrag von VW mit einem Golf umsetzte. Dieses Motiv, das Han-
sen einen hohen Bekanntheitsgrad einbrachte, wurde fiir die Aus-
stellung ausgewihlt. Die insgesamt 6843 sorgsam ausgebreiteten
Autoteile zeigen aufs Genauste den Stand der industriellen Ferti-
gung eines Autos zu der Zeit. Wie bei der Fototechnik hatte sich die
Komplexitit der Autoproduktion in 20 Jahren potenziert.

Der stete Einsatz zeitgemé@Ber Technik betraf auch die Wahl der
Vergroferungsverfahren. Hansen schitzte das Dye-Transfer-Ver-
fahren aufgrund seiner Farbintensitét und Lichtbestindigkeit. In der
Ausstellung sind zwei Dye-Transfer-Vergroerungen aus den 1960er
Jahren zu sehen. Dye-Transfer-Abziige werden in drei einzelnen
Druckgingen aus den Grundfarben Rot, Griin und Blau zusammen-
gesetzt. Hansen war das Verfahren aus der Werbung vertraut, wo es
bis zur Einfiihrung des Digitalsatzes wegen seiner Moglichkeit der
direkten Einflussnahme auf Farbton und Farbdichte beim Druck-
vorgang benutzt wurde. Im Rahmen eines Fotoauftrags realisierte
Hansen 1991 das Bildmotiv »0.T. (Daimler Benz)«, das auf einem
Experiment mit dem Dye-Transfer-Verfahren beruhte. Hansen plat-
zierte das Auto in einer dicht beschatteten Seitenstra3e, wodurch
eine Vielzahl an Reflexionen auf Autoscheiben und Karosserie ent-
standen. Dann fotografierte er jeweils eine Serie auf Dia- und Farb-
negativfilm und fiigte die unterschiedlichen Belichtungen im Dye-
Transfer-Prozess bis zum gewiinschten Ergebnis zusammen.

a bikini for the magazine Geo that was spread out flat against a yel-
low background and looks like an illustration. In the accompanying
magazine text, we learn that the bikini used in the shoot was made
of rolled fruit candy with Viagra mixed in. By liberating the object
from its trivial context of origin, Hansen has succeeded in imbuing
the image with the power of autonomy.

Over time, Hansen continued to further develop his photographic
work in the studio for his own purposes. From the vantage point
of today, many of his technical innovations are no longer apparent
upon first glance. For example, in the 1970s he had a rod flash made
according to his needs by the light technology company Blésing,
which was later made in series. The acquisition of costly studio tech-
nology was made possible for Hansen mainly because of his con-
tracts with the automobile industry. Automobile photography not
only required special light technology, but for Volkswagen he even
created a novel studio, as Hansen discusses in his conversation with
Hendrik Schwantes printed in issue number 131 of Camera Austria
International (2015). In 1968, Hansen shot the famous Volkswagen
campaign for the New York agency Doyle Dane Bernbach, picturing
a VW Beetle dissembled into individual parts, a visual idea that he
carried out again in the late 1980s with a VW Golf, again on behalf
of the Volkswagen company. This motif, which brought Hansen a
great deal of publicity, was selected to be shown in this exhibition.
The 6,843 carefully spread-out automotive parts meticulously show
the state of industrial car manufacturing at this point in time. As in
the case of photo technology, the complexity of car manufacturing
has exponentially grown in the last twenty years.

The constant implementation of state-of-the-art technology also
influenced the selection of enlargement methods. Hansen favoured
the dye-transfer technique due to its colour intensity and resistance
to light. Shown in the exhibition are two dye-transfer enlargements
made during the 1960s. Dye-transfer prints are made using the ba-
sic colours of red, green, and blue in three individual printing cycles.
Hansen was familiar with this process from advertising, where it
was used, until digital printing was introduced, because of the abil-
ity to directly influence colour tone and colour density during the
printing process. While working on a photo job in 1991, Hansen cre-
ated the pictorial motif “0.T. (Daimler Benz)”, which was based on
an experiment with the dye-transfer technique. Hansen parked the
car on a side street covered in dense shadows, which caused a wide
variety of reflections on the windscreens and car body. He then pho-
tographed a series on slide and colour-negative film and then com-
piled the different exposures using the dye-transfer process until the
desired result was attained.

For several years now, Hansen has been realizing a series of self-
initiated photo and publication projects, in which he stages selected
objects whose specific form-finding and design-related origination

— 0.T. (zerlegter Golf), 1988.
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Seit einigen Jahren realisiert Hansen eine Reihe von selbst initiier-
ten Foto- und Publikationsprojekten, in denen er ausgewéhlte Ob-
jekte ins Bild setzt, deren spezifische Formfindung und gestalte-
rischer Entstehungsprozess ihn faszinieren. In diesem Zusammen-
hang ist 2007 die Fotoserie »Pflanzenmodelle« entstanden. Die
Serie besteht aus 20 Fotos handgefertigter Modelle der Firma Oster-
loh, eines Leipziger Familienbetriebs in der dritten Generation, des-
sen Pflanzennachbildungen sich in zahlreichen Schul- und Hoch-
schulsammlungen finden. In der Ausstellung sind zwei Motive aus
der Serie zu sehen. Die fiir BetrachterInnen wenig vertrauten Pflan-
zenmodelle wirken in Hansens Fotografien wie skulpturale Arte-
fakte. Durch die sanfte Lichtsetzung betont Hansen deren filigrane
Gestaltung und haptische Qualitit. Lediglich die aus der Werkstatt
stammenden provisorischen Sockel und die frei sichtbare Draht-
konstruktion verweisen auf die Konstruktion der Modelle.

In der »Pflanzenmodelle«-Serie und anderen Arbeiten dieser Art
widmet sich Hansen einem virtuos ausgefiihrten Handwerk. In ge-
wisser Weise spiegelt sich darin auch seine eigene Praxis wider;
diese ist wie bei den spezialisierten ModellbauerInnen das Ergebnis
einer geschulten Vorstellungskraft, die sich iiber viele Jahre durch
kontinuierliches Experimentieren entwickelt hat. Das Fotostudio
ist der Ort, an dem sich Hansens besondere Fihigkeit fiir Bildfin-
dungen tiiber Jahrzehnte entwickelt hat. Wihrend zeitgendssische
KiinstlerInnen in Deutschland vor dem Hintergrund zunehmender
Arbeitsteilung und Internationalisierung ihr Atelier heute als »Stu-
dio« bezeichnen, nennt Hansen seine Studioadresse seit fiinfzig
Jahren bestédndig »Atelier Hans Hansen«.

Anna Voswinckel

Annette Kelm ist Kiinstlerin und lebt in Berlin. Sie erhielt den
Camera Austria-Preis fiir zeitgenossische Fotografie der Stadt Graz
2015 und war Gastredakteurin der Ausgabe 131 der Zeitschrift
Camera Austria International. Thre Fotografien befinden sich in
zahlreichen internationalen Sammlungen wie MoMa, Guggenheim,
Tate Modern oder Centre Pompidou.

Hendrik Schwantes ist Designer und leitet mit Michael Heimann
das Grafikdesignbiiro Heimann + Schwantes in Berlin. Das Biiro
arbeitet schwerpunktméBig mit Kunden aus zeitgendssischer Kunst,
Architektur und Design. Zu den Auftraggebern zéhlen Kiinstler wie
Olafur Eliasson, Katharina Grosse und Slavs and Tatars sowie die
Architekten Sanaa und Sauerbruch Hutton. Schwantes war Art-
direktor der deutschen Designzeitschrift form.

Anna Voswinckel ist Kiinstlerin und Gestalterin. Sie lebt in Berlin
und Leipzig. Seit 2012 arbeitet sie als kiinstlerische Mitarbeiterin
fiir Fotografie an der Hochschule fiir Grafik und Buchkunst Leip-
zig. 2016 kuratierte sie das mehrteilige Ausstellungsprojekt »1.—3.
person singular/plural« im Kunstverein Leipzig.

processes fascinate him. It was in this context that the 2007 pho-
tographic series “Pflanzenmodelle” (Plant Models) came into ex-
istence. The series comprises twenty photos of handmade models
by the Osterloh company, a family business based in Leipzig, now
in the third generation, whose floral replicas are found in count-
less school and university collections. Included in the exhibition are
two motifs from this series. The plant models that are unfamiliar to
the viewers seem like sculptural artefacts in Hansen’s photographs.
Hansen uses gentle lighting to emphasize their delicate figuration
and tactile quality. Only the provisional bases originating from the
workshop and the clearly visible wire construction reference the
models’ construed nature.

In the “Pflanzenmodelle” series and other similar works, Hansen
devotes himself to an expertly executed craft. In a certain sense,
this reflects his own practice, which, similar to specialized model-
builders, is the result of a schooled imagination that has evolved
over many years of continual experimentation. The photo studio is
the place where Hansen’s special talent for visual creation has de-
veloped over the decades. While contemporary artists in Germany,
faced with increasing division of labour and internationalization,
today call their atelier a “studio”, Hansen has for fifty years always
designated his studio address “Atelier Hans Hansen”.

Anna Voswinckel

Annette Kelm is an artist and lives in Berlin. She received the
Camera Austria Award for Contemporary Photography by the City
of Graz in 2015 and was guest editor of issue number 131 of the mag-
azine Camera Austria International. Her photographs are found in
numerous international collections, such as MoMa, Guggenheim,
Tate Modern, and Centre Pompidou.

Hendrik Schwantes is a designer and runs, together with Mi-
chael Heimann, the Berlin-based graphics design studio Heimann
+ Schwantes, which is specialized in working with clients from the
fields of contemporary art, architecture, and design. These clients
include artists like Olafur Eliasson, Katharina Grosse, and Slavs and
Tatars or the architects Sanaa and Sauerbruch Hutton. Schwantes
was the art director of the German design magazine form.

Anna Voswinckel is an artist and designer based in Berlin and Leip-
zig. Since 2012 she has been working as an artistic collaborator for
photography at the Academy of Fine Arts Leipzig. In 2016, she cu-
rated the multipart exhibition project “1.—3. person singular/plural”
at the Kunstverein Leipzig.

— 0.T. (Pflanzenmodelle), 2007.
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Als Institution, die seit den 1970er Jahren in Fotografie involviert ist,
deren Etablierung auf die Initiative von KiinstlerInnen zuriickgeht
und die gerade deshalb kiinstlerische Praxis immer auch als eine
Form der Theorieproduktion versteht, greifen wir einen Impuls zur
Reflexion der eigenen Praxis auf, der im Wesentlichen auf Ausstel-
lungsprojekte der letzten zwei Jahre zuriickgeht: »once documen-
tary« liber das Verhiltnis von kiinstlerischer Forschung und Archi-
ven, »Disputed Landscape«, worin Landschaft als pathologisches
Archiv von Konflikten in Erscheinung trat, schlieflich die expli-
zit die jeweils eigene kiinstlerische Praxis reflektierenden Ausstel-
lungen mit Shirana Shahbazi und Stephanie Kiwitt. In all diesen Pro-
jekten spielte die Idee des Archivs eine Rolle, nicht als Ensemble von
Dokumenten, nicht als Ablagerung und Riickstand, sondern als Aus-
gangspunkt einer erneuten Befragung und Sondierung spezifischer
historischer, kiinstlerischer und politischer Zusammenhinge. Die
in Wien arbeitenden KiinstlerInnen Nicole Six und Paul Petritsch,
die mit Camera Austria bereits eine langjihrige Zusammenarbeit
verbindet, sind eingeladen, im Rahmen dieser Ausstellung vor dem
Hintergrund ihrer eigenen Praxis einen Zugriff auf das Archiv von
Camera Austria zu entwickeln, der dieses in ein aktives Feld der Ar-
beit an der Gegenwart iiberfiihren soll, um daran festzuhalten, was
Walter Benjamin als »Unvollstidndigkeit der Vergangenheit« be-
zeichnet hat.

As an institution that has been involved with photography since the
1970s, whose founding goes back to the initiative of artists, and that
for this very reason always conceives artistic practice as a form of
theory creation, we will be embracing an impulse for reflection on
our own activity, which essentially looks back on exhibition pro-
jects from the past two years: “once documentary” about the rela-
tionship between artistic research and archives; “Disputed Land-
scape” in which landscape appeared as a pathological archive of
conflicts; and, finally, the respective exhibitions with Shirana Shah-
bazi and Stephanie Kiwitt that explicitly reflected the artistic prac-
tice of each artist. In all of these projects, the concept of the archive
played a role, not as an ensemble of documents, not as accumula-
tion and residue, but as a point of departure for renewed questioning
and exploration of specific historical, artistic, and political contexts.
The Vienna-based artists Nicole Six and Paul Petritsch, who have
enjoyed a long history of collaboration with Camera Austria, have
been invited to develop, in the scope of this exhibition and against
the backdrop of their own practice, an approach to accessing the ar-
chive of Camera Austria that is intended to translate it into an active
domain of working on the present, with the aim of retaining what
Walter Benjamin called “incompleteness of the present”.

— Selection of materials from the Camera Austria archive, 2017.
— Aurélien Froment, Of Shadow of Ideas (20-03),2014.
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Wenn Gesellschaft ihre typische Priagung an ihren Réndern er-
fahrt, eine Idee von Anselm Franke, die wir bereits in der Septem-
berausgabe 2016 aufgegriffen haben, so gilt dies moglicherweise
umso mehr fiir die fotografischen Bilder selbst. Was erwartet uns
an den Réndern der Bilder? In einer Zeit schwieriger und komplexer
gesellschaftlicher und kultureller Transformationen muss man den
Blick moglicherweise vom Zentrum weg auf die Peripherien rich-
ten, um die Ausgangspunkte dieser Transformationen erkennen zu
konnen. Damit folgen wir unserem anhaltenden Interesse, kiinstler-
ische Praktiken mit fotografischen Bildern und gesellschaftlichen
und politischen Fragen zu verkniipfen, um den Beitrag der Kunst
zum Verstidndnis unserer Gegenwart zu unterstreichen.

When society experiences its typical character along its margins,
an idea coined by Anselm Franke that we touched upon for the first

time in the September 2016 issue, this may apply even more strongly
to the photographic images themselves. What is awaiting us at the

margins of the images? During a period of difficult and complex so-
cietal and cultural transformation, it may well be important to move

the gaze from the centre towards the peripheries in order to be able

to detect the points of departure for these transformations. Here we

are following our sustained interest in linking artistic practices with

photographic images and sociopolitical issues, aiming to emphasize

the contribution that art makes to understanding our present day.
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Fiihrungen und Ausstellungsgespriche / Guided tours
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Offnungszeiten Studienbibliothek / Study library opening hours
auf Anfrage / on request: T. +43 / (0) 316 / 81 55 500, library @camera-austria.at
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erhiltlich / All publications are available at the Kunsthaus Graz bookstore or at Camera

Austria: www.camera-austria.at/shop; distribution@camera-austria.at

Mit finanzieller Unterstiitzung von / Supported by

BUNDESKANZLERAMT : OSTERREICH

KULTUR =» Kultur, Europa,

AuBenbeziehungen



