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Die Suche nach Perfektion in der Unvollkommenheit —
Hans Aeschbach und seine Wegbegleiter Walter Binder,
Louis Conne und Otto Teucher

Yujin Kim

Bei der sorgsamen Betrachtung der Werke von Hans Aeschbach
stelle ich fest, dass ihre Asthetik mich an die «Wabi Sabi»-
Prinzipien erinnert. Die auf Wabi Sabi beruhende Denkweise
geht zuriick auf Sen no Rikyu — ein bekannter japanischer
Tee-Meister und Zen-Moénch aus dem 16. Jahrhundert. Wabi
(Armut) steht fiir den Willen zur Einfachheit und das Ablehnen
des Pracht- und Prunkvollen. Sabi (Patina) bezeichnet die
Zufriedenheit mit den gegebenen Lebensbedingungen, das
Akzeptieren, dass alles der Verganglichkeit ausgesetzt ist. Die
Wabi Sabi-Weltanschauung beinhaltet das Streben nach der
direkten Beziehung zur Natur und das Erkennen der Schonheit
im imperfekten Zustand der Dinge. Diese geistige Haltung
trifft insofern auch auf die Werke Aeschbachs zu, als sie haufig
in ihrer Abstraktion auf den minimalen Ausdruck der Farben
und Formen reduziert sind und den natureigenen Prozess
des Entstehens und Vergehens reflektieren. In ihrer unabge-
schlossenen, in Verwandlung begriffenen und imperfekten
Erscheinungsform reprasentieren sie harmonische Schonheit
und stehen somit ganz im Geiste des Wabi Sabi-Ideals. Das
Verkniipfen des inzwischen auch bei uns bekannten Begriffs
aus der japanischen Kultur mit dem Werkverstindnis eines
Schweizer Kiinstlers mutet vielleicht zunédchst etwas seltsam
an, aber im Hinblick auf Hans Aeschbachs anhaltendes Interesse
an der ostasiatischen Kalligrafie und der japanischen Kunst
scheint diese Verbindung nicht so weithergeholt. Seine Lehrer-
kollegen an der Kunstgewerbeschule Ziirich (KGSZ) Johannes
Itten, Walter Binder und Emil Miller waren im Ubrigen alle
Kenner des Zen-Buddhismus.



Farb und Form, 1970, Aquarell auf Papier, 61 x 42 cm.

Das malerische Schaffen Aeschbachs, das anfangs puris-
tisch und surrealistisch gepragt war, orientierte sich ab den
30er-Jahren an der biomorphen, organischen Abstraktion, die
sich mit der Zeit dann zur dichten, mit Bewegung und leuch-
tenden Farben gefiillten Raumkonstruktion entwickelte. Durch
den Einsatz von Farbkontrasten und sich wiederholenden
Linien erzeugt Aeschbach ein Gleichgewicht von Farben und
eine zarte Bewegung in seiner Malerei. Seine Bildkonstruktion,
die ursprunglich aus der Analyse der Form und der Struktur
einer Spirale entstanden ist, weist vielfaltige und komplexe
Variationen auf. Fir Aeschbach stellte die Spirale die Essenz
der urtiimlichen Naturform und das Symbol des kosmischen
Prinzips der Verwandlung und Vergédnglichkeit dar; dieses
motivisch-thematische Interesse findet man auch in der Malerei
von Gustav Klimt, Friedensreich Hundertwasser, Paul Klee, Hans
Arp und Max Ruedi. Die Form und die Struktur der Schnecke
wurde von Aeschbach immer wieder zerlegt und neu zusam-
mengesetzt prasentiert. Auf diese Weise setzte der Kunstler sich
mit verschiedensten kompositorischen Konzepten von Spiral-
bewegungen und Rundungen auseinander. In seiner seriellen
Kunst versuchte Aeschbach, iiber die asthetische Darstellung der
naturlich gegebenen Struktur der Schnecke hinaus, die Linien
des Schneckenhauses als Gestaltungsgrundlage zu nutzen, um
verschiedene Wirkungsweisen von Farbkontrasten auszuloten
oder verschiedene Moglichkeiten der raumlichen Anordnung
von Linienstrukturen auszuprobieren. Die in der Spirale sich
einwarts und auswarts drehende Bewegung einerseits und
die von der Mittelachse ausgehende bilaterale Ausdehnung
andererseits wurden von ihm im Verlauf der Jahre konstant zu
zwei wichtigen Kompositionsschemata entwickelt.

Das Herstellen einer Analogie zwischen bildnerischem Konst-
ruktionsprinzip und biologischen Phidnomenen bildet auch
den Kerngedanken der organischen, amorphen Abstraktion
von Walter Binder (1909-1968). Die zusammengefithrten
Flachen in Walter Binders Olbildern stellen die Wiederholung
von Angleichung und Kontrastierung von Bewegungen wie



Farb und Form, 1970, Aquarell auf Papier, 67 x 42 cm. Walter Binder, Ohne Titel, ca. 1960, Ol auf Leinwand, 64 x 96 cm.
Otto Teucher, Komposition, 1978, Messing, 18.5 x 15.5 x 15 cm.
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Spiegeln, Drehen, Kreuzen und Verschieben dar, welche an
organische Prozesse wie Wachstum und Vermehrung erinnern.
Auch der Bildhauer Louis Conne (1905-2004), der von 1946
bis 1971 an der KGSZ flr das Unterrichten des Fachs «Model-
lieren» zustandig war, spielte im Hinblick auf die Methode der
organischen Abstraktion eine bedeutende Rolle. Er war ein
Vertreter der Abstraction-Création in Paris (1931-34) und hatte
an der Seite von Hans Arp und Barbara Hepworth die Position
der nicht-geometrischen Abstraktion eingenommen. Connes
Eisenplastik «Bewegung im Raum» (1968) und seine Metamor-
phosen-Serie aus den 60er-Jahren konnen als Ausdruck einer
korperlichen Bewegung im wiederholten Spiel von Spiegelung
und dem Abweichen von Spiegelung gelesen werden. Der
linear angelegte, konturbetonte Aufbau, der aus rechteckigen
Eisenplatten und -stangen zusammengeschweisst ist, lebt von
dynamischen Richtungswechseln. In Bezug auf die Abweichung
von der geometrischen Normvorstellung, wie wir sie beispiels-
weise von Quadern oder Wirfeln haben, oszillieren Otto
Teuchers (1899-1994) Plastiken zwischen geometrischer Form
und organischer Felsformation. Seine Werke machen durch die
pulsierende Gegensatzlichkeit von eckig-rund, gross-klein und
flachig-raumlich den Kontrast als Ursprung der menschlichen
Wahrnehmung bewusst.

Der Naturbezug, die Harmonie mit der Umwelt und die
naturnahe Abstraktionsmethode gehoéren zum kiinstlerischen
Konzept der ausgestellten Kiinstler. In ihrer Kunst wird der Blick
nicht nur auf die Regelhaftigkeit und die strukturelle Ordnung
von organischen Formen gerichtet, ihrer Unvollkommenheit,
bedingt durch Zufdlle, Asymmetrie oder Abweichung, wird
asthetisch gleichermassen Beachtung geschenkt.

Hommage an Hans Aeschbach
Yujin Kim

Durch das Engagement der beteiligten KiinstlerInnen, die
Forderung durch verschiedene Kulturstiftungen und die Unter-
stiitzung der Familie Aeschbach konnte die im Jahr von Hans
Aeschbachs 110. Geburtstag stattfindende Ausstellung reali-
siert werden. Mit einem einfachen Inventarisierungsprojekt,
das die systematische Dokumentation von Hans Aeschbachs
Werken zum Ziel hatte, fing es an. Wahrend meiner Recher-
chearbeit lernte ich einige seiner ehemaligen SchiilerInnen
und MitarbeiterInnen kennen, z.B. Andrea Hochuli-Schmid, die
die kunstlerischen Arbeiten Aeschbachs sehr schatzt und den
Vorschlag machte, Aeschbachs Schaffen und seine Wirkung
im Rahmen einer Ausstellung zu présentieren. Aus dieser Idee
entstand diese Gruppenausstellung einerseits als Hommage an
den ehemaligen Lehrer der Kunstgewerbeschule und anderer-
seits auch als Prifstein, der verdeutlichen hilft, inwiefern
Aeschbachs padagogische Konzepte gegenwartig noch inter-
essant und einflussreich sind und die damalige Lehre an der
Kunstgewerbeschule Ziirich als noch heute giltig empfunden
werden kann.

Bis 1984 war die Kunstgewerbeschule Ziirich (KGSZ) die Ausbil-
dungsstatte fiir angehende Kiinstler, Fotografen, Grafiker und
viele andere gestalterische Berufe im Kanton Zurich und als
wichtiges Vorgénger-Institut ein Wegbereiter fir die Schule fir
Gestaltung Zurich (SfGZ) und die Ziircher Hochschule der Kiinste
(ZHdK). Die 1878 gegriindete Schule, die in enger Verbindung
zum schweizerischen Werkbund und seinen innovativen
Gestaltungskonzepten stand, fand, unter der Leitung von Julius
de Praetere, Alfred Altherr, Johannes Itten und Hans Finsli und
mit renommierten GrafikerInnen und DesignerInnen wie Ernst
Keller, Josef Miiller-Brockmann, Sophie Taeuber-Arp und Elsi
Giauque in ihrer Lehrerschaft, internationale Beachtung, indem
sie die gestalterischen Akzente auf den prégnanten, prizisen
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Ausdruck und die reduzierte Formulierung von Form und Farbe
setzte. Die Basis fiir den Einstieg in die gestalterische Weiter-
bildung wurde im Vorkurs geschaffen, der eine wichtige Station
fiir das Erwerben von visueller Sensibilitat im Hinblick auf
Gestalt und Raumordnung darstellte. Hans Aeschbach war 30
Jahre lang als Vorkurslehrer an der KGSZ tatig.

Viele seiner Schiiler aus dem Vorkurs arbeiteten nach der
Ausbildung erfolgreich als Grafiker, Fotografen, Designer
oder Kunstler — sowohl in der Schweiz als auch international.
Hinsichtlich der Materialen, Motive und Arbeitsmethoden sind
die im Rahmen dieser Ausstellung gezeigten Arbeiten so unter-
schiedlich, dass man sie nicht unter einem bestimmten Thema
zusammenfassen kann — im Gegenteil: Vielfalt und Heteroge-
nitat bilden das gewollte kuratorische Konzept. Es bleibt dem
Betrachter tiberlassen, in den Arbeiten seiner Schiiler Parallelen
zu Aeschbach hinsichtlich der Haltung, Mentalitat oder kiinst-
lerischen Gestaltung herzustellen. Die ausfiihrliche Auseinan-
dersetzung mit den einzelnen Kiinstlern und Werken und ihren
moglichen Bezligen zu Hans Aeschbach oder zur KGSZ-Tradition
soll in spateren Ausstellungen stattfinden, die fiir 2022 geplant
sind.

Luigi Archetti

Luigi Archettis kiinstlerisches Werk, das sich im Spannungsfeld
von Kunst und Musik verorten lasst, wird dem Betrachter auf
unterschiedliche Weise gattungsiiberschreitend nahegebracht.
Visueller und klanglicher Ausdruck treffen durch das Experi-
mentieren mit Materialien, Instrumenten und Tontrdgern
aufeinander; Visuelles wird in Klangliches tibersetzt und
umgekehrt. Eine Fusion von Bild, Klang, Raum und Performance
entsteht. «Rauschen» ist ein monochromes Gemalde, das wie
ein teleskopischer Blick in das Weltall wirkt und urspriinglich
auf der vergrosserten Ansicht von Staubpartikeln auf einer
Vinylplatte beruht.

Rauschen, 2019, O1 auf Holz, 155 x 112 cm.
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Eva Ducret

Ihre Kunstwerke zeichnen sich durch ihre sensible Betrachtung
der Umwelt und den intuitiven poetischen Ausdruck von
Wirklichkeitserfahrungen aus. Die Verwendung von natiir-
lichen Materialien wie Steine, Wasser und Holz und die Art und
Weise, wie sie ihre Werke in der Natur inszeniert, verweisen auf
ihre tiefe Verbindung zur Geschichte der Environmental Art.
Weitere Themen der Kiinstlerin sind der 6kologische Kreislauf
und damit verbundene biologische Prozesse wie z.B. Wandlung,
Vermehrung und Vergehen.

Construction-Déconstruction, 2021, Fotografie auf Glasplatten,
21 x 29 cm (Foto: Serge Faudin).

Christophe Geel

Die «Visionsbilder», mit denen er sich seit tiber 10 Jahren ausei-
nandersetzt, umfassen 2000 Einzelwerke. Ratselhafte, surrealis-
tisch anmutende Kombinationen aus einem komplexen Reper-
toire von einfachen Gegenstédnden und persénlichen Symbolen
laden den Betrachter immer wieder zu einem paradoxen
Gedankenspiel ein, das keine logische Antwort zulasst. Seine
Motivzusammensetzung wie z.B. eine Wasserkugel, die sich
auf einem im Stil von Van Gogh dargestellten Stuhl befindet,
oder eine Schokoladentafel, die sich als Insel mit Golfplatzen
entpuppt, verrat die schonen bildhaften Klischees und macht
sie zur vorgegaukelten Utopie. Realitat ist hier nur als Form des
Paradoxons begreiflich.

Wasserkugel, 2010, Tempera auf Baumwolle, 80 x 60 cm.
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Christian Kiienzi

Er absolvierte die Fachklasse Fotografie bei Walter Binder und
spezialisierte sich auf Werbeaufnahmen und Bildbericht-
erstattung. Sowohl seine Werbefotos als auch seine person-
lichen Fotografien weisen eine Vielfalt von Motiven wie z.B.
Landschaften, Stillleben und Portrats auf. Auch abstrakte und
stilistisch heterogene Arbeiten fertigt er an. Die Gemeinsamkeit
in seinen Fotografien beruht darauf, dass die subjektive, dsthe-
tische Wahrnehmung des Fotografen immer als Inszenierung
erkennbar ist. Die fotografischen Bilder dienen nicht nur der
Dokumentation von aktuellen Phdnomenen, sondern zeigen
deutlich die individuelle Sichtweise des Fotografierenden und
die von ihm vorgenommene fotomediale Asthetisierung.

Wasserreise, 2002, 8-Farben Print, 29 x 39.5 cm.

Enrico Mattioli (1955 - 1991)
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Die Werkreihe der Kopfskulpturen aus Hartholz mit Eisenstelen,
welche durch ihre temperamentvolle, deformierende Abstrakti-
onsweise an den Primitivismus oder Expressionismus erinnert,
ist aber nicht als gefallige Hommage an diese Stile zu verstehen.
In seiner Malerei, die Gesichter als Fratzen vexierbildartig
in einem komplexen Labyrinth versteckt, wird der Kopf als
Bildmotiv durch die Verblendung mit dem Bildraum zu einem
undefinierbaren Objekt. Die fiir diese Serie typische fragmen-
tarische, fliichtige und zeichenhafte Darstellung kann als seine
kiinstlerische Antwort auf den vorherrschenden postmodernen
Diskurs der Reprasentationskrise gelesen werden.

Roter Kopf, 1985, Eichenholz bemalt auf Metallstange mit Fuss,
175x25x 25 cm.
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Pietro Mattioli

Sein Schaffen ist konzeptuell angelegt und vorwiegend in
Serien ausgefiihrt, die aus einer motivischen und thematischen
Vielfalt ein komplexes Referenzsystem aufbauen. Sein Haupt-
augenmerk richtet sich auf medienreflexive Fragen in Bezug auf
die Bildlichkeit, basierend auf kompositionellen Uberlegungen
wie Perspektive, Kontrast, Balance, Wiederholung und Abwei-
chung. «Atelierhaus Wuhrstrasse», das sich auf ein von Ernst
Giesel gebautes Atelierhaus bezieht, besteht aus einer Serie von
aus Ton gefertigten Modellen und gehort zum aktuellen Projekt
Mattiolis, das die Geschichte der generationstibergreifenden
schweizerischen Kiinstlerbewegungen aufarbeitet.

Ohne Titel, 2013-18, Keramik glasiert, 2-teilig, 25 x 56 x 25 cm.

Adrian Schiess

Durch das Hinweisen auf Grenzen zwischen im Alltag
gegebener und zur Kunst erhobener Farbe und Form wirft seine
Kunst immer wieder die Frage auf, was Malerei ist. Der tradi-
tionellen Funktion der fiktiven Narration oder des asthetischen
Objekts zuwiderlaufend, zeigt «Fetzen», eine Ansammlung von
Fragmenten eines zugeschnittenen, zerrissenen, bunt bemalten
Pappkartons, die sinnliche Erfahrung bei der Farb- und Muster-
wahrnehmung als zufélligen, gedanklichen Prozess des
Betrachters. Sowohl das Entleeren von narrativer Zuschreibung
als auch die kontextuelle Abhangigkeit bei der Deutung sind
charakteristisch in seinem Werk.

Aquarelle, 1993, Wasserfarbe auf Reispapier, 33 x 22.5 cm.
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Bernhard Schobinger

Andreas Steinemann

Nicht nur traditionelle Schmuckmaterialien, sondern insbe-
sondere Fundstiicke aus dem Alltag bilden das Ausgangs-
material fir sein Schmuckdesign. Die unkonventionelle,
heterogene Zusammensetzung von Materialien und irritie-
rende Verbindung von Formen und Worten zeigen héufig
eine rebellische, provokative Haltung gegentiber sozialen und
asthetischen Normen. Seine strategischen Tabubriiche lehnen
sich nicht nur an den Punk-Gestus der 70er-Jahre an, sondern
basieren auf der konkreten und konzeptuellen Kunst, die sich
durch die puristische, reduzierte Ausdrucksweise einerseits und
die humoristische, poetische Kontextverdnderung anderseits
auszeichnet.

Geflickter Teekrug, 2010, Porzellan mit blauer Unterglasur, Zink,
Glas, jap. Echtgold Urushi Lack. Privatsammlung Zumikon.

Seine Erfahrung als Grafiker und Maler préigt die Formgebung
und die Farbbestimmung seines Porzellangeschirrs, das sich
durch naturnahe Abstraktion, klaren Aufbau und geometrische
Muster auszeichnet. Farbkontrast, Proportion und Raumeffekt
werden planartig skizziert und mit Siebdruck oder Neriage-
technik millimetergenau ausgefiihrt. Der im Film veroffentliche
Entstehungsprozess einer Porzellanschiissel «Nr. 71», in dem
zugeschnittene, eingefarbte Ton-Flachen prézise zusammen-
gesetzt und durch mehrmalige Stabilisierung in eine Gesamt-
Form gebracht werden, verdeutlicht seine Experimentierfreude
und seine konzeptuellen Uberlegungen.

Schale, gekreuzte Wellen, 2004, eingefarbte Porzellanplatten
gebrannt, 15 x 28 cm.
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Madeleine Steiner

Der Ausgangspunkt ihrer Malerei ist die Auseinandersetzung
mit Farben in ihrer Materialitat, indem sie sie mit Sand oder
Marmormehl gemischt auf eine Leinwand aus Jute auftragt.
Steiners Malerei dhnelt einem Prozess des Sammelns mehrerer
Farbschichten, die immer weiter tibereinandergelegt einen
tiefen «Raum» erschaffen. Die durch dieses Ansammeln entste-
hende Erhabenheit des Materials wird durch das anschliessende
Abtragen einiger Schichten teilweise spielerisch aufgedeckt.
Auf diese Weise lasst sich der zeitliche und rdumliche Prozess
des malerischen Schaffens erahnen.

Carreaux, 2016, Pigment-Ol-Holz, 50 x 50 cm.

Stefi Talmann

Starke Kontraste von Farben und Materialien, klare minima-
listische Gliederung und witzige, verspielte Details sind das
Markenzeichen der international gefeierten Schuhdesignerin
Stefi Talman. Ausgeprigte grafische Ziige, ungewohnliche
Farbkombinationen und handwerkliche Perfektion machen
ihre Schuhe zu kiinstlerischen Objekten. Mit dem innovativen
Schuhmodell Bottine ZIP (1979) mit flachen Absitzen und
diagonal iiber den Rist verlaufendem Reissverschluss traf Stefi
Talman den Zeitgeist der 80er-Jahre, und dies verhalf ihr zum
internationalen Durchbruch. Auch heute gehort es noch zu den
beliebten Designobjekten.

Foulardfou 1,2021, Crépe de Chine, 65 x 65 cm.
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Peter Vetter

Peter Vetter ist international tatiger Designer, Berater und
Forscher in den Bereichen Marke, Identitat und Grafikdesignge-
schichte. Er ist Mitbegriinder der seit 2006 bestehenden Swiss
Graphic Design Foundation. Das Malen begreift er als reflexive,
meditative Tatigkeit im Sinne von Theo Van Doesburgs
Axiom, Malerei sei ein «Objekt fur den geistigen Gebrauch».
In Anlehnung an die Theorie der Konkreten Kunst geht Peter
Vetter mit den kompositorischen Schemata von Kontrast und
Angleichung, Ordnung und Abweichung spielerisch um. Ab
den 90er-Jahren konzentriert er sich auf computergrafische
Zeichnungen. Dabei wird die spezifische Farbabstufung und
der Kontrast des Rasterbilds zum Ausdruck atmospharischer
Wirkung der Farben und raumlicher Illusion genutzt.

Color Rythm no. 1, 1996, Digitalprint auf Dibond, 66 x 66 cm.

Daniel Zimmermann (1958-2017)

Durch das Zerknaulen von Papier entstandene Muster, zufallige
Farbflecke und Leimspuren und abstehende Rander von zerris-
senem Klebeband gehoéren zu den Motiven seiner sensiblen,
poetischen Zeichenarbeiten. Die «trashige» Assemblage der
Objekte aus dem Umfeld der sog. «guten Form» in der Serie
«found objects» reflektieren zum Teil seine Kindheit und auch
die schweizerische Designgeschichte. Gegen veredelte, unifor-
mierte Warendsthetik setzt Daniel Zimmermann die authen-
tische Wiedergabe der individuellen Erfahrung, die auch
Reibungsmomente des Unvereinbaren beinhalten kann.

Aquarell, 2000 (zirka), Wasserfarben auf Papier, 22.4 x 15 cm.
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Hans Aeschbach — Poetische Synthese von Natur und Geometrie

Dank der Initiative der Familie wird mit der vorliegenden
Publikation der Versuch unternommen, Wirken und Werk von
Hans Aeschbach (1911-1999), Zurcher Plakatgestalter, Illust-
rator, Maler, Zeichner und tiber 30 Jahre lang Lehrer der Kunst-
gewerbeschule Ziirich (heute Ziircher Hochschule der Kiinste),
erstmals historisch einzuordnen und zu bewerten.

Nach «Lege artis» prasentiert Yujin Kim das bisher noch
unbekannte zeichnerische und grafische Werk von Aeschbach,
erforscht dessen theoretisch-methodische Grundlagen und
stellt es in einen internationalen kunsthistorischen Kontext.

Peter Vetter gewdhrt einen personlichen Einblick in die
Beziehung von Aeschbach zu seinen Schillern der Kunstge-
werbeschule Zirich und deren kulturelle Praxis. Vetter, selbst
ein Schiiler von Aeschbach, zeichnet zusammen mit Katharina
Leuenberger auch fiir das sorgfiltig gestaltete und reich be-
bilderte Layout des Buches verantwortlich.

Sarah Zeller widmet sich in ihrem Beitrag dem vielseitigen
grafischen Werk von Aeschbach, welches beim jungen, interna-
tionalen Publikum auf Interesse stosst.

Die hier vorgestellte Publikation mit der damit verbun-
denen Aufarbeitung des kiinstlerischen Nachlasses von Hans
Aeschbach, mit Unterstiitzung des Schweizerischen Instituts fur
Kunstwissenschaft (SIK-ISEA), kann als exemplarisch betrachtet
werden. Im Sinne von Bruno Latour wirkt die Publikation als
«zirkulierende Referenz» und ermoglicht einen zukunftigen
Diskurs uber das Werk von Hans Aeschbach und sein Wirken
als Dozent an der Kunstgewerbeschule Ziirich.

Erhaltlich im Digiboo Verlag, Schiffliweg 9, 8700 Kiisnacht
www.digiboo.ch oder im Buchhandel
ISNB 978-3-03906-018-4



