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Es sollte das schönste oder wenigstens eins der schönsten und 

markantesten Foyers in Frankfurt werden. Darüber hinaus galt es 

durch starke, aussagekräftige Kunstwerke das Treppenhaus und 

die Konferenzetagen zu unverwechselbaren Räumen werden zu 

lassen. Heute, zwei Jahre nach der Eröffnung des Parktowers, 

wird weiterhin auf einem hohen Niveau und meist lustvoll 

darüber gestritten, ob das Zusammenspiel von Architektur und 

Kunst zu dem gewünschten Ergebnis geführt hat. Und das ist gut 

so. Denn wenn es um Kunst geht, ergibt sich oft durch ein 

divergierendes Moment eine nachhaltigere Verbindung als durch 

einen konsensfähigen Kompromiss.

	 Doch erinnern wir uns zunächst noch einmal an den Anfang 

des Vorhabens, das neue Gebäude mit Kunst auszustatten. Bei 

der Auswahl der Künstler für das Foyer, für das Treppenhaus und 

die Konferenzetagen hat sich eine Kunstkommission von der 

Idee leiten lassen, dass für die prominenten, öffentlich zugängli-

chen Stellen im Haus neben dem Rothschild-Park nur solche 

Künstler infrage kommen, die den hohen, dynamischen 

Ansprüchen und dem internationalen Renommee der Kanzlei 

FBD entsprechen. Zudem waren sich alle Beteiligten darüber 

einig, dass die zu realisierenden Kunstwerke anderen Kriterien 

zu gehorchen haben, als jenen, unter denen sie sich in einem 

Kunstmuseum um Aufmerksamkeit bemühen. 

	 Bei der Realisierung entschied man sich sehr bewusst auf ein 

ungewöhnliches, stufenweise aufeinander aufbauendes 

Vorgehen. In der ersten Phase wurden zunächst das Foyer und 

das Treppenhaus in Angriff genommen. Aus einer größeren 

Vorauswahl von geeigneten Künstlern kristallisierten sich in 

vielen spannenden Diskussionen vier Persönlichkeiten heraus, 

die sodann gebeten wurden, einen Vorschlag für die hohe Wand 

des Foyers auszuarbeiten. Angesichts der Entwürfe fiel die 

Entscheidung schließlich einstimmig zugunsten von Lawrence 

Weiner aus. Seine Wandzeichnung wurde gekauft und umgehend 

realisiert. In weiteren Schritten einigten sich die an der Auswahl 

beteiligten Partner der Kanzlei dann nach und nach auf den 

Erwerb zusammenhängende Werkgruppen von Nobuyoshi Araki, 

Joseph Beuys, Udo Koch und Jim Rakete.

Die zweite Phase der künstlerischen Ausgestaltung des Parkto-

wers sollte nicht einen internationalen, sondern einen regionalen 

Bezug zum Standort Frankfurt herausstellen. Die vertikale 

Strecke zwischen dem Foyer und den letzten drei Etagen des 

insgesamt 26 Stockwerke umfassenden Gebäudes, mit Werkgrup-

pen von Frankfurter Fotografen ergeben eine Art bildnerisches 

Rückgrat des architektonischen Körpers. Die Ausgestaltung der 

einzelnen Etagen wurde jedoch erst in Angriff genommen, als 

das Gebäude bereits „eingespielt“ war, denn die Erfahrung mit 

ähnlichen Projekten hat gezeigt, dass bei dieser Art des 

Vorgehens die Nutzer sowie die vor Ort lebenden Künstler ihre 

Werke treffender auf die spezielle Umgebung beziehen können. 

Zudem lässt sich bei der Berück-sichtigung des Gegebenen 

oftmals besser eine wirkungsvolle Verbindung von Raum und 

Bild gestalten. Und nicht zuletzt konnten auf diese Weise 

sämtliche Interessierte aus den einzelnen Abteilungen ganz 

direkt in die Auswahl der 25 in Frage kommenden Frankfurter 

Fotografen miteinbezogen werden. Das Ergebnis dieses, 

manchmal erstaunlich langwierigen, durch heftige Diskussionen 

und emotionale Turbulenzen gekennzeichneten, jedoch stets 

kurzweiligen und ausgesprochen lebendigen Prozesses sehen wir 

heute im Parktower. Der nun vorliegende kleine Katalog soll 

nicht zuletzt dazu anregen, sich die einzelnen Werke und 

Werkgruppen im Foyer, im Treppenhaus, auf den Konferenzeta-

gen und den Bürostockwerken näher anzusehen. 

Es sollte das schönste oder wenigstens eins der schönsten und 

markantesten Foyers in Frankfurt werden. Darüber hinaus galt es 

durch starke, aussagekräftige Kunstwerke das Treppenhaus und 

die Konferenzetagen zu unverwechselbaren Räumen werden zu 

lassen. Heute, zwei Jahre nach der Eröffnung des Parktowers, wird 

weiterhin auf einem hohen Niveau und meist lustvoll darüber 

gestritten, ob das Zusammenspiel von Architektur und Kunst zu 

dem gewünschten Ergebnis geführt hat. Und das ist gut so. Denn 

wenn es um Kunst geht, ergibt sich oft durch ein divergierendes 

Moment eine nachhaltigere Verbindung als durch einen konsens-

fähigen Kompromiss.

	 Doch erinnern wir uns zunächst noch einmal an den Anfang des 

Vorhabens, das neue Gebäude mit Kunst auszustatten. Bei der 

Auswahl der Künstler für das Foyer, für das Treppenhaus und die 

Konferenzetagen hat sich eine Kunstkommission von der Idee 

leiten lassen, dass für die prominenten, öffentlich zugänglichen 

Stellen im Haus neben dem Rothschild-Park nur solche Künstler 

infrage kommen, die den hohen, dynamischen Ansprüchen und 

dem internationalen Renommee der Kanzlei FBD entsprechen. 

Zudem waren sich alle Beteiligten darüber einig, dass die zu 

realisierenden Kunstwerke anderen Kriterien zu gehorchen haben, 

als jenen, unter denen sie sich in einem Kunstmuseum um 

Aufmerksamkeit bemühen. 

	 Bei der Realisierung entschied man sich sehr bewusst auf ein 

ungewöhnliches, stufenweise aufeinander aufbauendes Vorgehen. 

In der ersten Phase wurden zunächst das Foyer und das Treppen-

haus in Angriff genommen. Aus einer größeren Vorauswahl von 

geeigneten Künstlern kristallisierten sich in vielen spannenden 

Diskussionen vier Persönlichkeiten heraus, die sodann gebeten 

wurden, einen Vorschlag für die hohe Wand des Foyers auszuar-

beiten. Angesichts der Entwürfe fiel die Entscheidung schließlich 

einstimmig zugunsten von Lawrence Weiner aus. Seine Wand-

zeichnung wurde gekauft und umgehend realisiert. In weiteren 

Schritten einigten sich die an der Auswahl beteiligten Partner der 

Kanzlei dann nach und nach auf den Erwerb zusammenhängende 

Werkgruppen von Nobuyoshi Araki, Joseph Beuys, Udo Koch und 

Jim Rakete.

Die zweite Phase der künstlerischen Ausgestaltung des Parktowers 

sollte nicht einen internationalen, sondern einen regionalen Bezug 

zum Standort Frankfurt herausstellen. Die vertikale Strecke 

zwischen dem Foyer und den letzten drei Etagen des insgesamt 26 

Stockwerke umfassenden Gebäudes, mit Werkgruppen von 

Frankfurter Fotografen ergeben eine Art bildnerisches Rückgrat 

des architektonischen Körpers. Die Ausgestaltung der einzelnen 

Etagen wurde jedoch erst in Angriff genommen, als das Gebäude 

bereits „eingespielt“ war, denn die Erfahrung mit ähnlichen 

Projekten hat gezeigt, dass bei dieser Art des Vorgehens die 

Nutzer sowie die vor Ort lebenden Künstler ihre Werke treffender 

auf die spezielle Umgebung beziehen können. Zudem lässt sich bei 

der Berück-sichtigung des Gegebenen oftmals besser eine 

wirkungsvolle Verbindung von Raum und Bild gestalten. Und nicht 

zuletzt konnten auf diese Weise sämtliche Interessierte aus den 

einzelnen Abteilungen ganz direkt in die Auswahl der 25 in Frage 

kommenden Frankfurter Fotografen miteinbezogen werden. Das 

Ergebnis dieses, manchmal erstaunlich langwierigen, durch heftige 

Prozesses sehen wir heute im Parktower.

Dr. Andreas Bee



Lawrence Weiner zählt zweifellos zu den wichtigsten und 

einflussreichsten zeitgenössischen Künstlern. Um 1968 gelangte 

der in South Bronx, New York geborene Pionier der Konzept-

kunst zu der Überzeugung, dass ein Kunstwerk unabhängig von 

seiner künstlerischen Realisierung existieren kann. Eine 

seinerzeit erstmals veröffentlichte Erklärung hat bis heute 

Gültigkeit und verdeutlicht, wie Weiner die Definition des 

Kunstwerkes veränderte:

 1. DER KÜNSTLER KANN DAS WERK SELBER HERSTELLEN 

2. DAS WERK KANN ANGEFERTIGT WERDEN 

3. DAS WERK BRAUCHT NICHT AUSGEFÜHRT WERDEN

Jede Möglichkeit ist gleichwertig und entspricht der Absicht des Künstlers. Die Entscheidung über 

die Art der Ausführung liegt beim Empfänger im Moment der Übernahme.

	 Lieber als in Museen, sieht Weiner seine Werke an Orten, die durch andere als ästhetische 

Bedingungen bestimmt werden. Ja, man kann sagen, erst durch die unterstützende Struktur eines 

bestimmten Gebäudes oder Platzes und seines metaphorischen Gehaltes, erst durch den hier 

anzutreffenden jeweils speziellen Benutzer dieses Ortes werden die Arbeiten Weiners auf ganz 

eigentümliche Weise in ihrer Umgebung aktiv. Sie binden sich notwendigerweise an den Ort ihrer 

Präsentation, ohne durch ihn gebunden zu sein. 

	 Wasser, Feuer, Salz und Sand, diese Begriffe werden von jedermann verstanden. Sie sprechen 

nicht nur zu unserem Verstand, sondern auch zu unseren Sinnen. Feuer und Wasser sind die beiden 

großen, miteinander im Widerstreit stehenden Elemente, die letztlich einander durchdringen und 

sich vereinigen werden. Salz steht für das Leben, die Unsterblichkeit, die Beständigkeit, für 

Weisheit und Erkenntnis. Sand oftmals für das Instabile, Unbeständige. Der bildnerische Reichtum, 

der allein durch diese vier Begriffe und nicht zuletzt durch ihre Kombination hervorgerufen wird ist 

derart vielfältig, dass sich mit ihm leicht ein ganzes Buch füllen ließe.

	 Einmal angeschmissen produziert die Assoziationsmaschine Kunstwerk unaufhörlich: Feuer 

fangen / Feuer und Flamme sein / jemandem Feuer unterm Hintern machen / durchs Feuer 

gehen / mit dem Feuer spielen / Hand für etwas ins Feuer legen / die Eisen aus dem Feuer holen / Öl 

ins Feuer gießen / mit allen Wassern gewaschen sein / bei Wasser und Brot sitzen / Blut und Wasser 

schwitzen / einen Sprung ins kalte Wasser wagen / jemand Wasser auf die Mühle geben / jemandem 

nicht das Wasser reichen können / jemandem steht das Wasser bis zum Halse / sich über Wasser 

halten / wie Feuer und Wasser sein / Salz in die Wunde streuen / gemeinsam einen Scheffel Salz mit 

jemandem gegessen haben / das Salz in der Suppe sein / das Salz der Erde sein / auf Sand bauen / im 

Sande verlaufen / Sand in die Augen streuen / den Kopf in den Sand stecken / Sand ins Getriebe 

geben / Sand in die Wüste tragen.

Lawrence Weiner: WATEr / SALz & Salt / Wasser, 2008



Lawrence Weiner zählt zweifellos zu den wichtigsten und einflussreichsten zeitgenössischen Künstlern. 

Um 1968 gelangte der in South Bronx, New York geborene Pionier der Konzeptkunst zu der Überzeu-

gung, dass ein Kunstwerk unabhängig von seiner künstlerischen Realisierung existieren kann. Eine 

seinerzeit erstmals veröffentlichte Erklärung hat bis heute Gültigkeit und verdeutlicht, wie Weiner die 

Definition des Kunstwerkes veränderte:

1. DER KÜNSTLER KANN DAS WERK SELBER HERSTELLEN 

2. DAS WERK KANN ANGEFERTIGT WERDEN 

3. DAS WERK BRAUCHT NICHT AUSGEFÜHRT WERDEN

Jede Möglichkeit ist gleichwertig und entspricht der Absicht des Künstlers. Die Entscheidung über die 

Art der Ausführung liegt beim Empfänger im Moment der Übernahme.

	 Lieber als in Museen, sieht Weiner seine Werke an Orten, die durch andere als ästhetische 

Bedingungen bestimmt werden. Ja, man kann sagen, erst durch die unterstützende Struktur eines 

bestimmten Gebäudes oder Platzes und seines metaphorischen Gehaltes, erst durch den hier anzutref-

fenden jeweils speziellen Benutzer dieses Ortes werden die Arbeiten Weiners auf ganz eigentümliche 

Weise in ihrer Umgebung aktiv. Sie binden sich notwendigerweise an den Ort ihrer Präsentation, ohne 

durch ihn gebunden zu sein. 

	 Wasser, Feuer, Salz und Sand, diese Begriffe werden von jedermann verstanden. Sie sprechen nicht 

nur zu unserem Verstand, sondern auch zu unseren Sinnen. Feuer und Wasser sind die beiden großen, 

miteinander im Widerstreit stehenden Elemente, die letztlich einander durchdringen und sich 

vereinigen werden. Salz steht für das Leben, die Unsterblichkeit, die Beständigkeit, für Weisheit und 

Erkenntnis. Sand oftmals für das Instabile, Unbeständige. Der bildnerische Reichtum, der allein durch 

diese vier Begriffe und nicht zuletzt durch ihre Kombination hervorgerufen wird ist derart vielfältig, 

dass sich mit ihm leicht ein ganzes Buch füllen ließe.

	 Einmal angeschmissen produziert die Assoziationsmaschine Kunstwerk unaufhörlich: Feuer 

fangen / Feuer und Flamme sein / jemandem Feuer unterm Hintern machen / durchs Feuer gehen / mit 

dem Feuer spielen / Hand für etwas ins Feuer legen / die Eisen aus dem Feuer holen / Öl ins Feuer 

gießen / mit allen Wassern gewaschen sein / bei Wasser und Brot sitzen / Blut und Wasser schwit-

zen / einen Sprung ins kalte Wasser wagen / jemand Wasser auf die Mühle geben / jemandem nicht 

das Wasser reichen können / jemandem steht das Wasser bis zum Halse / sich über Wasser halten / wie 

Feuer und Wasser sein / Salz in die Wunde streuen / gemeinsam einen Scheffel Salz mit jemandem 

gegessen haben / das Salz in der Suppe sein / das Salz der Erde sein / auf Sand bauen / im Sande 

verlaufen / Sand in die Augen streuen / den Kopf in den Sand stecken / Sand ins Getriebe geben / Sand 

in die Wüste tragen.

Lawrence Weiner: WATEr / SALz & Salt / Wasser, 2008



Lawrence Weiner: Rückseite der Foyerwand WATEr / SALz & Salt / Wasser 
mit freien Begriffsfeldern, 2008



Lawrence Weiner: Rückseite der Foyerwand WATEr / SALz & Salt / Wasser 
mit freien Begriffsfeldern, 2008



„Wer die Vorstellungs- und Bildwelt von Joseph Beuys kennt, der weiß, dass 

jede Deutung zu kurz greift, die aufs definitorisch Verlässliche gerichtet ist. 

Kunst und Leben sind bei Beuys seit jeher untrennbare Entsprechungen...“ 

Man mag Beuys’ Bemühungen um eine Synthese von Kunst und Leben „als 

einzelgängerisch, irrational und utopisch angreifen; die Intensität seiner 

Wirkung wird nur der leugnen, der für kühn Gegenentwürfe zur durchorgani-

sierten und rationalisierten Welt unserer Tage kein Gespür hat. Indem Beuys 

auf die Macht des Kreatürlich-Ursprünglichen setzt, bekennt er sich zum 

Instinktiven, Intuitiven und Enigmatischem.“ (Peter Anselm Riedl in: Joseph 

Beuys, Zirkulationszeit, Worms 1982, S. 5) Wer sich auf die zunächst vielleicht 

verstörende Toninstallation im Treppenhaus einlässt, wird vielleicht erkennen, 

dass auch das Rätselvolle unmittelbar Erfahrungen zu vermitteln vermag.  

	 Am 14. Dezember 1968 führte Joseph Beuys in der Staatlichen Kunstakademie Düsseldorf in 

Begleitung von Johannes Stüttgen und Henning Christiansen ein ungewöhnliches Musikstück auf, 

dessen Klangbild von der mehrfachen, überwiegend fünfmaligen Wiederholung der Wörter Ja und 

Nee bestimmt wurde. Es handelte sich um keine öffentliche Aufführung, sondern um eine 

Aufführung für ein Tonband. Bekannt wurde diese Aufzeichnung durch mehrfache Wiederverwen-

dung in verschiedenen Aktionen, Konzerten und Multiples in den folgenden Jahren. 

	 Die Idee zu dieser Arbeit kam Beuys bei einem Totenkaffee, bei dem lauter alte Frauen um den 

Tisch gesessen und immer den gleichen „Sermon“ pausenlos und stundenlang gemurmelt hätten: 

„Ja Ja Nee Nee“. 

	 Das Stück, am Anfang lustig und amüsant – Beuys spricht mit rheinischem Akzent –, erhält nach 

einiger Zeit eine große Intensität. Es ist wahrscheinlich nicht übertrieben, von einem Klangraum zu 

sprechen, einer Beuys’schen Skulptur.

„Wer die Vorstellungs- und Bildwelt von Joseph Beuys kennt, der weiß, dass jede Deutung zu kurz 

greift, die aufs definitorisch Verlässliche gerichtet ist. Kunst und Leben sind bei Beuys seit jeher 

untrennbare Entsprechungen...“ Man mag Beuys’ Bemühungen um eine Synthese von Kunst und 

Leben „als einzelgängerisch, irrational und utopisch angreifen; die Intensität seiner Wirkung wird nur 

der leugnen, der für kühn Gegenentwürfe zur durchorganisierten und rationalisierten Welt unserer 

Tage kein Gespür hat. Indem Beuys auf die Macht des Kreatürlich-Ursprünglichen setzt, bekennt er 

sich zum Instinktiven, Intuitiven und Enigmatischem.“ (Peter Anselm Riedl in: Joseph Beuys, 

Zirkulationszeit, Worms 1982, S. 5) Wer sich auf die zunächst vielleicht verstörende Toninstallation im 

Treppenhaus einlässt, wird vielleicht erkennen, dass auch das Rätselvolle unmittelbar Erfahrungen zu 

vermitteln vermag.  

	 Am 14. Dezember 1968 führte Joseph Beuys in der Staatlichen Kunstakademie Düsseldorf in 

Begleitung von Johannes Stüttgen und Henning Christiansen ein ungewöhnliches Musikstück auf, 

dessen Klangbild von der mehrfachen, überwiegend fünfmaligen Wiederholung der Wörter Ja und 

Nee bestimmt wurde. Es handelte sich um keine öffentliche Aufführung, sondern um eine Aufführung 

für ein Tonband. Bekannt wurde diese Aufzeichnung durch mehrfache Wiederverwendung in 

verschiedenen Aktionen, Konzerten und Multiples in den folgenden Jahren. 

	 Die Idee zu dieser Arbeit kam Beuys bei einem Totenkaffee, bei dem lauter alte Frauen um den Tisch 

gesessen und immer den gleichen „Sermon“ pausenlos und stundenlang gemurmelt hätten: „Ja Ja Nee 

Nee“. 

	 Das Stück, am Anfang lustig und amüsant – Beuys spricht mit rheinischem Akzent –, erhält nach 

einiger Zeit eine große Intensität. Es ist wahrscheinlich nicht übertrieben, von einem Klangraum zu 

sprechen, einer Beuys’schen Skulptur.

Joseph Beuys: Toninstallation von Ja, Ja, Ja … (Nur zu hören),1968
Lawrence Weiner: Vierteilige Variation der groSSen Foyerarbeit WATER / SALZ & SALT / WASSER, 2008



Udo Koch: Deutschland – USA, 2008

Udo Koch erkundet Zwischenräume und visualisiert diese in plastischen 

und zeichnerischen Arbeiten, dabei erscheinen ihm pflanzliche Motive 

ebenso relevant wie die großen Kontinente.

	 Ausgangspunkt der Wandarbeit mit Akelei (25. Etage)ist die im 

Zentrum stehende Zeichnung einer Akelei. Das Gesamtbild ergibt sich 

dadurch, dass die Form der Pflanze um die durch die Blattzwischenräume 

verlaufenden Mittelachsen gedreht und gespiegelt wird. Mit den dann 

wieder entstehenden Zwischenräumen wird ebenso verfahren. So wächst 

allmählich eine abstrakt anmutende Gesamtform allein auf Grund der sich 

wieder und wieder verschiebenden Spiegelachsen die sich zu einem hochkomplexen Gesamtbild 

verketten. „Es ist höchst eindrucksvoll, Schicht um Schicht, Ring um Ring die Metamorphosen der 

wiederholt gespiegelten Formen zu verfolgen und zu erkennen, wie sich in Sprüngen unerwartete, 

erklärbare, aber unvorhersehbare Bildungen ergeben, eine Art synthetisches Wunder.“ (Ulrich 

Loock) Dahinter steht ein grundsätzliches Interesse des Künstlers an Wachstumsstrukturen.

	 Was zunächst an einen breiten Pinselstrich mit schwarzer Farbe erinnern mag, entpuppt sich bei 

genauerer Betrachtung als kalkulierte Beziehung spezieller Formen. Udo Koch hat für die Arbeit 

„England – Deutschland“ (26. Etage) – unter Verwendung einer handelsüblichen Europakarte – die 

östlichen Konturen Deutschlands mit den westlichen Konturen Englands verbunden und den 

Binnenraum mit schwarzer Farbe gefüllt. So entstand ein formalästhetisch reizvolles Beziehungsge-

flecht mit Anspielung auf die unternehmerische Tätigkeit in beiden Ländern. Das Detail auf der 

Wand hinter dem Empfang zeigt die Insel Rügen.

Udo Koch erkundet Zwischenräume und visualisiert diese in plastischen und zeichnerischen Arbeiten, 

dabei erscheinen ihm pflanzliche Motive ebenso relevant wie die großen Kontinente.

	 Ausgangspunkt der Wandarbeit mit Akelei (25. Etage)ist die im Zentrum stehende Zeichnung einer 

Akelei. Das Gesamtbild ergibt sich dadurch, dass die Form der Pflanze um die durch die Blattzwi-

schenräume verlaufenden Mittelachsen gedreht und gespiegelt wird. Mit den dann wieder entstehen-

den Zwischenräumen wird ebenso verfahren. So wächst allmählich eine abstrakt anmutende 

Gesamtform allein auf Grund der sich wieder und wieder verschiebenden Spiegelachsen die sich zu 

einem hochkomplexen Gesamtbild verketten. „Es ist höchst eindrucksvoll, Schicht um Schicht, Ring um 

Ring die Metamorphosen der wiederholt gespiegelten Formen zu verfolgen und zu erkennen, wie sich 

in Sprüngen unerwartete, erklärbare, aber unvorhersehbare Bildungen ergeben, eine Art syntheti-

sches Wunder.“ (Ulrich Loock) Dahinter steht ein grundsätzliches Interesse des Künstlers an 

Wachstumsstrukturen.

	 Was zunächst an einen breiten Pinselstrich mit schwarzer Farbe erinnern mag, entpuppt sich bei 

genauerer Betrachtung als kalkulierte Beziehung spezieller Formen. Udo Koch hat für die Arbeit 

„England-Deutschland“ (26. Etage) – unter Verwendung einer handelsüblichen Europakarte – die 

östlichen Konturen Deutschlands mit den westlichen Konturen Englands verbunden und den 

Binnenraum mit schwarzer Farbe gefüllt. So entstand ein formalästhetisch reizvolles Beziehungsge-

flecht mit Anspielung auf die unternehmerische Tätigkeit in beiden Ländern. Das Detail auf der Wand 

hinter dem Empfang zeigt die Insel Rügen.



Udo Koch: Deutschland – England, 2008



Udo Koch: Akelei, 2008 
Detail der Arbeit „Akelei“, 2008 (rechts)



Udo Koch: Rügen, 2008 (oben)
Jim Rakete: Nikolai Valuev, 2007 (Rechts)



Bereits als Teenager fotografierte Jim Rakete (*1951) Stars aus der Musikszene wie 

Jimi Hendrix oder Mick Jagger. In den 70er und 80er Jahren führte er die „Fabrik“, eine 

Agentur, die besonders für Vertreter der Neuen Deutsche Welle wie Nina Hagen, Spliff, 

Nena und Die Ärzte Cover- und Bandfotos machte. Teilweise betreute Rakete die 

Musiker auch als Manager. Seit Ende der 80er Jahre widmet er sich fast ausschließlich 

der Fotografie und besticht vor allem mit einfühlsamen Schwarz-weißporträts. Neben 

Musikern, Schauspielern und anderen Künstlern hat er auch viele Politiker fotografiert.

     Die Mehrheit der für Freshfields Bruckhaus Deringer ausgewählten Fotografien 

stammt aus Jim Raketes aktueller Fotoserie „1/8 sec“. Sie zeigt Deutschlands Prominen-

te ungeschminkt und ohne die gängigen Inszenierungsmuster. Hier sehen wir, wie die Leute 

aussehen, wenn man ihnen nicht die Möglichkeit gibt, sich in ihren angestammten Rollen in Szene zu 

setzen. Einzig die Gesichter zählen. Dass er Prominente von heute mit einer Linhof Plattenkamera 

von gestern fotografiert – einem Ungetüm mit Balgen, Drahtauslöser und Mattscheibe – hat seinen 

Grund: „Wenn man so eine Kamera benutzt, dann hat man das Gefühl, dass damit etwas von 

bleibendem Wert entsteht. Wenn man hingegen mit einer Digiknipse schnell mal ein Bild schießt, 

dann glaubt man doch, das überlebt nicht einmal den Weg nach Hause. ... Früher musste von Anfang 

an alles im Bild enthalten sein. Heute machen das die jungen Kollegen genau umgekehrt. Die knipsen 

irgendwas und überlegen sich hinterher am Computer, wie sie aus dem ganzen Pixelzeug das 

eigentliche Bild entstehen lassen. ... Meine Bilder leben vom ersten visuellen Eindruck. Und der ist 

entscheidend. Denn im ersten Moment redet das Unterbewusstsein mit dir. Da ist man viel schlauer 

als zwei Wochen später mit dem Kopf.“ (JR)
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Mick Jagger. In den 70er und 80er Jahren führte er die „Fabrik“, eine Agentur, die besonders für 

Vertreter der Neuen Deutsche Welle wie Nina Hagen, Spliff, Nena und Die Ärzte Cover- und Bandfotos 

machte. Teilweise betreute Rakete die Musiker auch als Manager. Seit Ende der 80er Jahre widmet er 

sich fast ausschließlich der Fotografie und besticht vor allem mit einfühlsamen Schwarz-weißporträts. 

Neben Musikern, Schauspielern und anderen Künstlern hat er auch viele Politiker fotografiert.

	 Die Mehrheit der für Freshfields Bruckhaus Deringer ausgewählten Fotografien stammt aus Jim 

Raketes aktueller Fotoserie „1/8 sec“. Sie zeigt Deutschlands Prominente ungeschminkt und ohne die 

gängigen Inszenierungsmuster. Hier sehen wir, wie die Leute aussehen, wenn man ihnen nicht die 

Möglichkeit gibt, sich in ihren angestammten Rollen in Szene zu setzen. Einzig die Gesichter zählen. 

Dass er Prominente von heute mit einer Linhof Plattenkamera von gestern fotografiert – einem 

Ungetüm mit Balgen, Drahtauslöser und Mattscheibe – hat seinen Grund: „Wenn man so eine Kamera 

benutzt, dann hat man das Gefühl, dass damit etwas von bleibendem Wert entsteht. Wenn man 

hingegen mit einer Digiknipse schnell mal ein Bild schießt, dann glaubt man doch, das überlebt nicht 

einmal den Weg nach Hause. ... Früher musste von Anfang an alles im Bild enthalten sein. Heute 

machen das die jungen Kollegen genau umgekehrt. Die knipsen irgendwas und überlegen sich hinterher 

am Computer, wie sie aus dem ganzen Pixelzeug das eigentliche Bild entstehen lassen. ... Meine Bilder 

leben vom ersten visuellen Eindruck. Und der ist entscheidend. Denn im ersten Moment redet das 

Unterbewusstsein mit dir. Da ist man viel schlauer als zwei Wochen später mit dem Kopf.“ (JR)

Jim Rakete: Jana Pallaske, 2007



Jim Rakete: Paulina Münzing, Julia Franck, Klaus Maria Brandauer, Julia Hummer, 2007
Udo Koch: Detail der Arbeit „Akelei“, 2008 (rechts)



Jim Rakete: Barbara Sukowa, 2007



Jim Rakete: Christian Berkel, Dominique Horwitz, 2007
Weddingbrücke, 2007 (oben)



Jim Rakete: Oliver Kahn, 2002



Jim Rakete: Willy Brandt, 1965



Nobuyoshi Araki ist einer der radikalsten und einflussreichsten 

Fotografen unserer Zeit. Seine über Jahrzehnte nicht nachlassende 

innovative Kraft und eine ganz außergewöhnliche Produktivität 

haben ihn mittlerweile zu einem der wichtigsten Persönlichkeiten 

in der zeitgenössischen Kunst werden lassen. Viele seine Arbeiten 

sind erotischen Inhalts, zeigen aber gleichzeitig auch eine Welt 

voller Chiffren, Metaphern und Symbole. Indem er seinen 

spezifischen Blick auch auf die scheinbar unschuldigen Dinge, auf 

Pflanzen, Tiere, Wolken, Häuser, Städte und Menschen richtet, 

verwandelt er ihre Bedeutungen. 

	 In seinem Heimatland ist Nobuyoshi Araki schon länger ein Star. Seit Mitte der 90er 

Jahre folgte auf seinen Ruhm in Japan die internationale Aufmerksamkeit und heute 

fehlen Werke Arakis in keiner bedeutenden Sammlung zeitgenössischer Kunst in 

Europa oder Amerika. Allein die etwa 350 in den letzten 40 Jahren publizierten 

Fotobücher sprechen eine deutliche Sprache.

	 Die 16 für Freshfields Bruckhaus Deringer ausgewählten Fotografien aus der Serie 

„Painting Flowers“ aus dem Jahr 2004 zeigen Blumen von barocker Üppigkeit. Araki 

hat für diese Aufnahmen unterschiedliche Blüten und Sträuße mit Farbe bestrichen 

oder bespritzt. Bisweilen ist dem Betrachter nicht klar, ob es sich auf den Bildern um 

die natürliche Farbe einer exotischen Blüte oder um die Farbmanipulation des 

Künstlers handelt. Die in der abend- und morgenländischen Kultur weit verbreitete 

Blütenmetaphorik erhält bei Araki eine geradezu körperlich /erotische Note.

Nobuyoshi Araki ist einer der radikalsten und einflussreichsten Fotografen unserer Zeit. 

Seine über Jahrzehnte nicht nachlassende innovative Kraft und eine ganz außerge-

wöhnliche Produktivität haben ihn mittlerweile zu einem der wichtigsten Persönlichkei-

ten in der zeitgenössischen Kunst werden lassen. Viele seine Arbeiten sind erotischen 

Inhalts, zeigen aber gleichzeitig auch eine Welt voller Chiffren, Metaphern und Symbole. 

Indem er seinen spezifischen Blick auch auf die scheinbar unschuldigen Dinge, auf 

Pflanzen, Tiere, Wolken, Häuser, Städte und Menschen richtet, verwandelt er ihre 

Bedeutungen. 

	 In seinem Heimatland ist Nobuyoshi Araki schon länger ein Star. Seit Mitte der 90er 

Jahre folgte auf seinen Ruhm in Japan die internationale Aufmerksamkeit und heute 

fehlen Werke Arakis in keiner bedeutenden Sammlung zeitgenössischer Kunst in Europa 

oder Amerika. Allein die etwa 350 in den letzten 40 Jahren publizierten Fotobücher 

sprechen eine deutliche Sprache.

	 Die 16 für Freshfields Bruckhaus Deringer ausgewählten Fotografien aus der Serie 

„Painting Flowers“ aus dem Jahr 2004 zeigen Blumen von barocker Üppigkeit. Araki hat 

für diese Aufnahmen unterschiedliche Blüten und Sträuße mit Farbe bestrichen oder 

bespritzt. Bisweilen ist dem Betrachter nicht klar, ob es sich auf den Bildern um die 

natürliche Farbe einer exotischen Blüte oder um die Farbmanipulation des Künstlers 

handelt. Die in der abend- und morgenländischen Kultur weit verbreitete Blütenmeta-

phorik erhält bei Araki eine geradezu körperlich /erotische Note.

Nobuyoshi Araki: Painting Flower, 2004



Nobuyoshi Araki: Painting Flower, 2004



Nobuyoshi Araki: Painting Flower, 2004



Nobuyoshi Araki: Painting Flower, 2004



Nobuyoshi Araki: Painting Flower, 2004



Das Verfahren

Allen Interessierten jedes Stockwerkes wurden in einer Übersichtspräsentation 

Werkgruppen von 24 Fotografen vorgestellt, die in Frankfurt leben oder arbeiten. 

Diese, durch Andreas Bee, dem stellvertretenden Direktor des Museums für 

Moderne Kunst in Frankfurt getroffene Vorauswahl wurde ausführlich kommen-

tiert. Sobald ein Stockwerk beziehungsweise eine Abteilung sich auf „ihren“ 

Fotografen geeinigt hatte, wurde mit diesem ein spezielle Termin verabredet. 

Im persönlichen Gespräch mit dem Fotografen und angesichts einer durch diesen 

präsentierten zumeist sehr großen Zahl seiner Arbeiten kam es schließlich über 

unterschiedliche Abstimmungsverfahren zur Auswahl jener Werke, die heute auf 

den Etagen hängen. Nachdem die Arbeiten zum Teil nach den Vorstellungen des 

Fotografen und zum Teil nach den Vorstellungen der Nutzer der jeweiligen 

Abteilung gerahmt worden waren, ging es bei der Hängung abermals wieder 

darum, gemeinsam mit den Nutzer der Etagen, die „richtigen“ Plätze zu bestim-

men. Das Ergebnis rechtfertigt das aufwändige Auswahlverfahren.

Allen Interessierten jedes Stockwerkes wurden in einer Übersichtspräsentation 

Werkgruppen von 24 Fotografen vorgestellt, die in Frankfurt leben oder arbeiten. 

Diese, durch Andreas Bee, dem stellvertretenden Direktor des Museums für Moderne 

Kunst in Frankfurt getroffene Vorauswahl wurde ausführlich kommentiert. Sobald 

ein Stockwerk beziehungsweise eine Abteilung sich auf „ihren“ Fotografen geeinigt 

hatte, wurde mit diesem ein spezielle Termin verabredet. Im persönlichen Gespräch 

mit dem Fotografen und angesichts einer durch diesen präsentierten zumeist sehr 

großen Zahl seiner Arbeiten kam es schließlich über unterschiedliche Abstimmungs-

verfahren zur Auswahl jener Werke, die heute auf den Etagen hängen. Nachdem die 

Arbeiten zum Teil nach den Vorstellungen des Fotografen und zum Teil nach den 

Vorstellungen der Nutzer der jeweiligen Abteilung gerahmt worden waren, ging es 

bei der Hängung abermals wieder darum, gemeinsam mit den Nutzer der Etagen, die 

„richtigen“ Plätze zu bestimmen. Das Ergebnis rechtfertigt das aufwändige 

Auswahlverfahren.



Bildauswahl mit Wolfgang Eilmes (Zweiter von rechts) 
und Mitarbeitern einer Abteilung









Mirko Krizanovic: Diamantenhändler in Manhattan, New York, USA 1988



Barbara Klemm: XXXXXXXXXXXXXXXX
Sandra Mann: Love LP‘s, 2002



Sandra Mann: Fenster (Helsinki), 2008



Mirko Krizanovic: Vernissage im Museum für Moderen Kunst, Frankfurt am Main, Deutschland, 2001
Fensterputzer an der Wall Street, New York, USA 1988 (oben)



Frank Röth: Hausabbruck am Messeturm, Frankfurt, BRD 1998
Bild Oben: XXXXXXXXXX



Oliver Krebs: Honkong, 2006



Daniel Pilar: Karneval in Venedig, 2007
Mädchenschule Lycee Mariam, Kabul, Afganistan, 2007



Aufgewachsen ist Barbara Klemm in Karlsruhe. Ihre Mutter war 

Bildhauerin. Den Vater Fritz Klemm, ein anerkannter Maler, 

verehrte sie als Vorbild. Mit 16 beginnt sie einer Fotografenlehre 

in einem Karlsruher Porträtatelier, die sie 1958 mit der Gesellen-

prüfung abchließt. Seit 1959 arbeitet sie bei der „Frankfurter 

Allgemeinen Zeitung“, zunächst im Fotolabor. Von 1970 an ist 

Barbara Klemm Redaktionsfotografin mit dem Schwerpunkt 

Feuilleton und Politik. Sie bereiste bis 2004 in Auftrag der FAZ 

verschiedensten Länder und Erdteile und findet viel Beachtung 

mit ihren Porträts und sozialkritische Fotoreportagen. Ihre 

Pensionierung hindert Barbar Klemm nicht daran, weiter zu 

arbeiten.

	 Von 1992 bis 1993 ist sie Mitglied der Akademie der Künste, 

Berlin (West), Sektion Film- und Medienkunst. Seit 1993 Mitglied 

der Akademie der Künste, Berlin, Sektion Film- und Medien-

kunst. Eine Honorarprofessur an der FH Darmstadt im Fach 

Fotografie am Fachbereich Gestaltung hat sie seit 2000 inne.

Aufgewachsen ist Barbara Klemm in Karlsruhe. Ihre Mutter war 

Bildhauerin. Den Vater Fritz Klemm, ein anerkannter Maler, 

verehrte sie als Vorbild. Mit 16 beginnt sie einer Fotografenlehre in 

einem Karlsruher Porträtatelier, die sie 1958 mit der Gesellenprü-

fung abchließt. Seit 1959 arbeitet sie bei der „Frankfurter 

Allgemeinen Zeitung“, zunächst im Fotolabor. Von 1970 an ist 

Barbara Klemm Redaktionsfotografin mit dem Schwerpunkt 

Feuilleton und Politik. Sie bereiste bis 2004 in Auftrag der FAZ 

verschiedensten Länder und Erdteile und findet viel Beachtung mit 

ihren Porträts und sozialkritische Fotoreportagen. Ihre Pensionie-

rung hindert Barbar Klemm nicht daran, weiter zu arbeiten.

	 Von 1992 bis 1993 ist sie Mitglied der Akademie der Künste, 

Berlin (West), Sektion Film- und Medienkunst. Seit 1993 Mitglied 

der Akademie der Künste, Berlin, Sektion Film- und Medienkunst. 

Eine Honorarprofessur an der FH Darmstadt im Fach Fotografie 

am Fachbereich Gestaltung hat sie seit 2000 inne.

Barbara Klemm

*1939 in Münster / Westfalen,
lebt / lives in Frankfurt am Main

Nach einer Ausbildung an der Berufsfachschule für Fotografie 

legt Wolfgang Eilmes 1975 in Berlin die Gesellenprüfung ab. 

Kurze Zeit arbeitet er noch als Fotoassistent bei Michael 

Schmidt, dann widmet er sich ganz der Pressefotografie. 

Nachdem er mehrere Jahre für verschiedene Magazine und 

Zeitungen fotografiert hatte, geht er im Mai 1980 als Bildjourna-

list in die Bildzentrale der Deutschen Presse-Agentur in 

Frankfurt am Main. Seit Oktober 1990 ist er als Redaktionsfoto-

graf für die Frankfurter Allgemeinen Zeitung tätig. Hier 

fotografiert er nicht nur für die Tagespresse, sondern arbeitet auf 

ausgedehnten Reportagereisen in der Dritte Welt immer wieder 

an Bildstrecken über die spezifischen Lebensbedingungen der 

Mensch in Krisengebieten. Einen besonderen Schwerpunkt 

bilden Reportagen aus dem Kongo, Dafur und Äthiopien. 

Darüber hinaus engagiert sich Eilmes mit seinen Bildern bei der 

FAZ-Aktion „Leser helfen“. Mit dem gesammelten Geld ist es 

bereits gelungen, in den Slums von Nairobi ein Pflegeheimhaus 

für Aids-Waisenkinder zu bauen.

Nach einer Ausbildung an der Berufsfachschule für Fotografie legt 

Wolfgang Eilmes 1975 in Berlin die Gesellenprüfung ab. Kurze Zeit 

arbeitet er noch als Fotoassistent bei Michael Schmidt, dann 

widmet er sich ganz der Pressefotografie. Nachdem er mehrere 

Jahre für verschiedene Magazine und Zeitungen fotografiert 

hatte, geht er im Mai 1980 als Bildjournalist in die Bildzentrale der 

Deutschen Presse-Agentur in Frankfurt am Main. Seit Oktober 

1990 ist er als Redaktionsfotograf für die Frankfurter Allgemeinen 

Zeitung tätig. Hier fotografiert er nicht nur für die Tagespresse, 

sondern arbeitet auf ausgedehnten Reportagereisen in der Dritte 

Welt immer wieder an Bildstrecken über die spezifischen 

Lebensbedingungen der Mensch in Krisengebieten. Einen 

besonderen Schwerpunkt bilden Reportagen aus dem Kongo, 

Dafur und Äthiopien. Darüber hinaus engagiert sich Eilmes mit 

seinen Bildern bei der FAZ-Aktion „Leser helfen“. Mit dem 

gesammelten Geld ist es bereits gelungen, in den Slums von 

Nairobi ein Pflegeheimhaus für Aids-Waisenkinder zu bauen.

Wolfgang Eilmes 

*1955 in Berlin, 
lebt / lives in Bad Vilbel bei / near 
Frankfurt am Main



Aufgewachsen in Hannover entdeckt Frank Röth nach Abitur 

und Zivildienst auf Reisen seine Liebe zur Fotografie.  Nach 

einem kurzem Studium der Geowissenschaften wechselt er 1999 

an die Fachhochschule Hannover und nimmt hier das Studium 

des Kommunikationsdesigns mit dem Schwerpunkt Fotojourna-

lismus auf, das er 2006 mit Diplom abschließt. Aus einer 

sechsmonatigen Hospitanz bei der Frankfurter Allgemeinen 

Zeitung (F.A.Z.) im Jahr 2005 resultiert ein Jahr später eine 

Festanstellung. Nach drei Jahren als Redaktionsfotograf in 

Frankfurt, arbeitet Daniel Pilar heute als freier Fotograf in 

Hannover u.a. für die F.A.Z. Für seine Reportagen bereist Daniel 

Pilar zahlreiche Länder und wurde mit verschiedenen Preisen 

und Nominierungen ausgezeichnet. Von 2005 bis 2009 ist er 

Mitglied der Bildagentur VISUM, seit 2009 Mitglied der Agentur 

image trust.

Aufgewachsen in Hannover entdeckt Frank Röth nach Abitur und 

Zivildienst auf Reisen seine Liebe zur Fotografie.  Nach einem 

kurzem Studium der Geowissenschaften wechselt er 1999 an die 

Fachhochschule Hannover und nimmt hier das Studium des 

Kommunikationsdesigns mit dem Schwerpunkt Fotojournalismus 

auf, das er 2006 mit Diplom abschließt. Aus einer sechsmonatigen 

Hospitanz bei der Frankfurter Allgemeinen Zeitung (F.A.Z) im 

Jahr 2005 resultiert ein Jahr später eine Festanstellung. Nach drei 

Jahren als Redaktionsfotograf in Frankfurt, arbeitet Daniel Pilar 

heute als freier Fotograf in Hannover u.a. für die F.A.Z. Für seine 

Reportagen bereist Daniel Pilar zahlreiche Länder und wurde mit 

verschiedenen Preisen und Nominierungen ausgezeichnet. Von 

2005 bis 2009 ist er Mitglied der Bildagentur VISUM, seit 2009 

Mitglied der Agentur image trust.

Daniel Pilar 

*1976 in Langenhagen,
 lebt / lives in Hannover 

Seit 1983 arbeitet Mirko Krizanovic als Fotojournalist, zunächst 

beim Darmstädter Tagblatt, danach von 1987 bis 1994 als 

Redaktionsfotograf der Frankfurter Allgemeinen Zeitung. Seither 

ist er als freier Fotojournalist tätig.

	 Mirko Krizanovich hat seit 1986 mehr als 40 Ländern bereist 

und viel Aufmerksamkeit mit Reportagen unter anderem aus 

Afghanistan, Russland und Tschetschenien, den Balkanländern 

und Rumänien, Israel und Libanon, Kuba, den Westafrikanischen 

Ländern und Ruanda erzielt. 

	 Seine Bilder wurden in Tages- und Wochenzeitungen, 

Magazinen und Unternehmensbroschüren und Büchern 

veröffentlicht. Neben der Fotografie befasst sich Krizanovic mit 

der Gestaltung von Büchern, Plakaten und Kunst am Bau-Pro-

jekten. Er unterrichtet in Foto-Workshops insbesondere den 

ganz jungen Nachwuchs seines Berufsstandes.

Seit 1983 arbeitet Mirko Krizanovic als Fotojournalist, zunächst 

beim Darmstädter Tagblatt, danach von 1987 bis 1994 als 

Redaktionsfotograf der Frankfurter Allgemeinen Zeitung. Seither 

ist er als freier Fotojournalist tätig.

	 Mirko Krizanovich hat seit 1986 mehr als 40 Ländern bereist 

und viel Aufmerksamkeit mit Reportagen unter anderem aus 

Afghanistan, Russland und Tschetschenien, den Balkanländern 

und Rumänien, Israel und Libanon, Kuba, den Westafrikanischen 

Ländern und Ruanda erzielt. 

	 Seine Bilder wurden in Tages- und Wochenzeitungen, 

Magazinen und Unternehmensbroschüren und Büchern veröffent-

licht. Neben der Fotografie befasst sich Krizanovic mit der 

Gestaltung von Büchern, Plakaten und Kunst am Bau-Projekten. 

Er unterrichtet in Foto-Workshops insbesondere den ganz jungen 

Nachwuchs Berufsstandes.

Sandra Mann studiert zunächst Kunstgeschichte und schließt 

2003 das Studium der Visuellen Kommunikation an der 

Hochschule für Gestaltung in Offenbach mit dem Diplom ab. Ihr 

Schwerpunkt liegt zwar im Medium Fotografie, ihre künstleri-

sche Arbeit, die sie meist in Ruminstallationen präsentiert, 

bewegt sich jedoch frei zwischen Malerei, Film, Skulptur und 

Design. Weithin bekannt wurden ihre Glamour- und Partyim-

pressionen aus Paris, London, Mailand und New York. Ebenso 

eindringlich jedoch sind ihre Stillleben und Naturaufnahmen. Ihr 

Interesse gilt den vielfältigen Beziehung des Menschen zur 

Natur, seinem Wirken auf die Umwelt und Landschaft, seinem 

Umgang mit Tieren und nicht zuletzt den Wechselwirkung 

zwischen den Geschlechtern. Ihre Werke befinden sich u.a. im 

Sammlungen wie der des Museum für Moderne Kunst in 

Frankfurt/Main, der Kunsthalle Mannheim, des Tiroler 

Landesmuseums, des Museo Universitario de Ciencias y Arte in 

Mexico City und in der Koc Foundation im American Hospital 

Istanbul.

Sandra Mann studiert zunächst Kunstgeschichte und schließt 2003 

das Studium der Visuellen Kommunikation an der Hochschule für 

Gestaltung in Offenbach mit dem Diplom ab. Ihr Schwerpunkt liegt 

zwar im Medium Fotografie, ihre künstlerische Arbeit, die sie 

meist in Ruminstallationen präsentiert, bewegt sich jedoch frei 

zwischen Malerei, Film, Skulptur und Design. Weithin bekannt 

wurden ihre Glamour- und Partyimpressionen aus Paris, London, 

Mailand und New York. Ebenso eindringlich jedoch sind ihre 

Stillleben und Naturaufnahmen. Ihr Interesse gilt den vielfältigen 

Beziehung des Menschen zur Natur, seinem Wirken auf die 

Umwelt und Landschaft, seinem Umgang mit Tieren und nicht 

zuletzt den Wechselwirkung zwischen den Geschlechtern. Ihre 

Werke befinden sich u.a. im Sammlungen wie der des Museum für 

Moderne Kunst in Frankfurt/Main, der Kunsthalle Mannheim, 

des Tiroler Landesmuseums, des Museo Universitario de Ciencias y 

Arte in Mexico City und in der Koc Foundation im American 

Hospital Istanbul.

Mirko Krizanovic

*1959 in Subotica /Jugoslawien, 
lebt / lives seit / since 1969 in 
Deutschland / Germany

Sandra Mann 

*1970 in Gross-Gerau,
 lebt / lives in Frankfurt am Main

1996 schließt Oliver Krebs sein Studium der Freien Kunst an der 

Städelschule in Frankfurt am Main als Meisterschüler von Georg 

Herold ab. Seit 1995 arbeitet er bei diversen Werbe-, Image- 

Kino- und Spielfilmen mit. Seit 2002 realisierte er als Producer 

zahlreiche Produktionen in verschiedensten Ländern und 

Erteilen. Auf seinen ausgedehnten Reisen widmet sich Oliver 

Krebs immer wieder seinen fotografischen Arbeiten. Dabei spürt 

er den spezifischen Lebensbedingungen der Menschen und 

besonders den Folgen der Globalisierung nach. Von 2003 bis 2004 

unterrichtete er im Fachbereich Media-Production an der FH 

Darmstadt, 2006 als Lehrbeauftragter an der FFB in Darmstadt.

1996 schließt Oliver Krebs sein Studium der Freien Kunst an der 

Städelschule in Frankfurt am Main als Meisterschüler von Georg 

Herold ab. Seit 1995 arbeitet er bei diversen Werbe-, Image- Kino- 

und Spielfilmen mit. Seit 2002 realisierte er als Producer zahlreiche 

Produktionen in verschiedensten Ländern und Erteilen. Auf seinen 

ausgedehnten Reisen widmet sich Oliver Krebs immer wieder 

seinen fotografischen Arbeiten. Dabei spürt er den spezifischen 

Lebensbedingungen der Menschen und besonders den Folgen der 

Globalisierung nach. Von 2003 bis 2004 unterrichtete er im 

Fachbereich Media-Production an der FH Darmstadt, 2006 als 

Lehrbeauftragter an der FFB in Darmstadt.

Oliver Krebs

*1967 in Freiburg im Breisgau, 
lebt / lives in Frankfurt am Main  
und / and Berlin



Ausführlichere Informationen zu den eingangs vorgestellten 

Künstlern finden sich in den Katalogen der hier ausgewählten 

Ausstellungen.

Ausführlichere Informationen zu den eingangs vorgestellten 

Künstlern finden sich in den Katalogen der hier ausgewählten 

Ausstellungen.

Nobuyoshi Araki

*1940 in Tokio
  lebt / lives in Tokio

2008 SWITCHER SEX Slought Foundation, Philadelphia | Araki, 

Miyamoto, Sugimoto Kunstmuseum Wolfsburg 2007 INTO ME / 

OUT OF ME MACRO, Rom | Speed #1 IVAM, Valencia  

2006 Nobuyoshi Araki, Pinakothek der Moderne, München |  

For All Audiences, Sala Rekalde, Bilbao | Full House, Kunsthalle 

Mannheim | Berlin-Tokio /  Tokio-Berlin, Neue Nationalgalerie, 

Berlin | Why Pictures Now, MUMOK, Wien | EROS, Fondation 

Beyeler, Basel 2005 Europe in Art, National Museum of 

Contemporary Art, Bukarest | Der fotografierte Mensch, Neues 

Museum Nürnberg | fotografia, fotografia Roma | Corpus 05 

Brügge, Musea Brugge, Brügge | Die sinnliche Linie, Museum der 

Moderne Salzburg | Boost in the Shell / De Bond Aeroplastics, 

Brüssel | BLUMENSTÜCK, Museum Morsbroich, Leverkusen | Big 

Bang, Centre Pompidou, Paris 

Aufgewachsen im Odenwald beginnt Frank Röth 1984 eine 

Ausbildung zum AV-Medien-Designer in Stuttgart. Von 1988 an 

arbeitet er als Reprofotograf in einer Druckerei der Bundeswehr, 

ein Jahr später wird er Assistent eines Werbefotografen. Bald 

widmet sich Röth vornehmlich der Pressefotograf. Von 1989 bis 

1993 ist er freier Mitarbeiter der Südhessischen Post, von 1993 bis 

1994 Redaktionsfotograf der englischsprachigen Wochenzeitung 

„Prognosis Weekly“ in Prag. 1995 kommt er als freier Fotograf 

zur F.A.Z. und wird 1996 ihr Redaktionsfotograf. Von 1999 bis 

2003 fotografierte er für die Frankfurter Allgemeine Zeitung in 

Berlin. Frank Röth arbeitet heute für alle Ressorts der Zeitung 

und hat in deren Auftrag verschiedenste Reportagereisen 

unternommen.

Aufgewachsen im Odenwald beginnt Frank Röth 1984 eine 

Ausbildung zum AV-Medien-Designer in Stuttgart. Von 1988 an 

arbeitet er als Reprofotograf in einer Druckerei der Bundeswehr, 

ein Jahr später wird er Assistent eines Werbefotografen. Bald 

widmet sich Röth vornehmlich der Pressefotograf. Von 1989 bis 

1993 ist er freier Mitarbeiter der Südhessischen Post, von 1993 bis 

1994 Redaktionsfotograf der englischsprachigen Wochenzeitung 

„Prognosis Weekly“ in Prag. 1995 kommt er als freier Fotograf zur 

F.A.Z. und wird 1996 ihr Redaktionsfotograf. Von 1999 bis 2003 

fotografierte er für die Frankfurter Allgemeine Zeitung in Berlin. 

Frank Röth arbeitet heute für alle Ressorts der Zeitung und hat in 

deren Auftrag verschiedenste Reportagereisen unternommen.

Frank Röth

*1968 in Viernheim an der Bergstraße,  
lebt / lives in Wiesbaden



Joseph Beuys

*1921 in Kleve
† 1986 in Düsseldorf

2008 Kult des Künstlers: BEUYS. Die Revolution sind wir, 

Hamburger Bahnhof, Museum für Gegenwart, Berlin | Joseph 

Beuys – Schamane, Kunsthalle Krems 2007 Joseph Beuys – Die 

Fünfziger Jahre, Kunstmuseum Liechtenstein, Vaduz | Joseph 

Beuys – Heilkräfte der Kunst, MMK Museum Moderner Kunst, 

Stiftung Wörlen, Passau | Joseph Beuys: Celtic +, Ulrich Museum 

of Art, Wichita 2006 Ich bin interessiert an Transformation, 

Veränderung, Revolution – Joseph Beuys: Zeichnungen, 

Staatliche Kunsthalle Karlsruhe | Joseph Beuys – Heilkräfte der 

Kunst, Museum Wiesbaden | Joseph Beuys aus der Sammlung des 

MUMOK, Museum Moderner Kunst Stiftung Ludwig, Wien | 

Joseph Beuys – Lebenslauf = Werklauf, Hamburger Bahnhof, 

Museum für Gegenwart, Berlin 2005 Sommerausstellung zu 

Joseph Beuys gewidmet Harald Szeemann, Kunstmuseum 

Liechtenstein, Vaduz | Joseph Beuys – Ja, Ja, Ja, Ja, Ja, Nee, 

Nee, Nee, Nee, Nee, Lewis Glucksman Gallery, Cork | Werke von 

Joseph Beuys, Hamburger Bahnhof, Museum für Gegenwart, 

Berlin | Joseph Beuys: Actions, Vitrines, Environments, Tate 

Modern, London 

Udo Koch 

*1958 in Offenbach am Main
lebt / lives in Frankfurt am Main

2008 objet:objets, Collège de Belestre, Bouaye 2007 Skulptur, 

Galerie Stampa, Basel | Konstellationen II, Städel Museum, 

Frankfurt am Main | Um-Kehrungen, Kunstverein Braunschweig 

2006 Chambre avec Vues, La Garenne Lemot, Gètigné-Clisson | 

Vokuhila – Fragen der Form, DECK – Galerie für aktuelle Kunst, 

Stuttgart 2005 Snow white and the seven dwarfs, Fundación 

Marcelino Botin, Santander | Koch und Hennevogl – Kosmos und 

Alltag, Albrecht Dürer Gesellschaft, Kunstverein Nürnberg (mit 

Philipp Hennevogl) | D’un trait à l’autre, Galerie de L’Aubance, 

Brissac, Quincè 

Jim Rakete

*1951 in Berlin
lebt / lives in Berlin

2009 Jim Rakete   sec. – Vertraute Fremde, Ludwiggalerie Schloss 

Oberhausen | Studioausstellung Blicke gen Norden, Stadtgalerie 

Kiel | Blicke gen Norden, Landesvertretung Hamburg, Berlin 

2008 Augen / Blick / Porträts, Filmmuseum, Frankfurt am Main | 

 sec. – Vertraute Fremde, Camera Work, Berlin  

2006 Update, M. J. Wewerka Galerie, Berlin | Streetfootball, 

Künstlerhaus Bethanien, Berlin

Lawrence Weiner

*1942 in New York, USA, 
lebt / lives in New York und / and Amsterdam

2008 Lawrence Weiner: To Allow the Light, Ullens Center for 

Contemporary Art, Beijing 2007 AS FAR AS THE EYE CAN SEE, 

Whitney Museum of American Art, New York | Lawrence 

Weiner, Haus der Kunst, München | Books do furnish a Room, 

Appleton Square, Lissabon | INHERENT IN THE RUMB LINE, 

National Maritime Museum, London | Lawrence Weiner, 

Para / Site, Hong Kong 2006 Lawrence Weiner, Pietro Sparta 

Downtown, Chagny | (LO & BEHOLD) (MIRA & VE), The Wolfsoni-

an, Florida International University, Miami | Lawrence Weiner, 

Lawrence Markey Gallery, San Antonio, Texas | Lawrence Weiner, 

Cereal Project Room, Philadelphia | Made to produce a Spark, 

Castello di Rivoli Museo d’Arte Contemporanea, Turin | X Y & Z, 

Bawag Foundation, Wien 2005 Au Point, Galerie Marian 

Goodman, Paris | Lawrence Weiner, Regen Projects, Los Angeles | 

En Route, Marian Goodman Gallery, New York | Within a Realm 

of relative form, Lisson Gallery, London
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