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Wo liegen die Anfänge von Schmuck? Die 
aktuelle Ausstellung zeigt, wie sich aus den 
Ursprüngen von Schmuck – einer Schnur - 
ein breiter Variantenreichtum an Bedeu-
tungen und Formen entwickelte, sich durch 
die Geschichte der Menschheit in einer un-
unterbrochenen Linie fortsetzte und bis 
heute Gültigkeit hat. Die Verwendung einer 
Schnur ist quasi der Nullpunkt dieser Linie. 
Sie ist der Ausgangspunkt für unsere heuti-
ge Schmuckkultur und lässt sich bereits in 
frühen archäologischen Funden wissen-
schaftlich nachweisen. Seit den Anfängen 
ihres Einsatzes im Schmuck in Südafrika vor 
rund 75 000 Jahren verzweigte sich ihre 
Verwendung zu einer über Kulturen und 
Zeiten hinweg reichenden Vielfalt, die bis 
heute unser Schmuckverständnis als Träge-
rinnen und Träger prägt sowie das 
Schmuckschaffen als Gestaltungsthema 
formt. Folgen wir nun dieser Schnur auf ei-
ner Linie, die sich durch unsere Gestaltung 
zieht, Kurven nimmt oder Wellen schlägt.

In unserer Ausstellung leuchten wir diese 
hier vorliegenden Konvergenz aus – die 
weltumspannende Übereinstimmung in 
der Entwicklung – vom steinzeitlichen 

Werkzeug zur Schnurproduktion in Blau-
beuren vor rund 35 000 Jahren und die 
Nutzung dieser Schnur aus verschiedenen 
Pflanzenfasern für Ketten mit geschnitzten 
prähistorischen Perlen bis hin zu zeitgenös-
sischen Interpretationen von internationa-
len Schmuckkünstlern. 

Der Nachweis der Schnur als Schmuckob-
jekt in steinzeitlichen Kulturen ist faszinie-
rend. Noch faszinierender ist, dass sie bis 
heute zum Einsatz kommt und noch heute 
auf gleiche Weise gefertigt wird, samt der 
vielfältigen symbolischen Zuweisung von 
Inhalten. Zeugt ihr Einsatz doch für unsere 
Kreativität, unsere Spiritualität und unsere 
sozialen Verbindungen. Die Auswahl der 
Exponate und Protagonisten stellt einen 
Ansatz vor für die Analyse und Diskussion 
rund um die heutige Bedeutung von 
Schmuck.

Barbara Schmidt
Kuratorin der Ausstellung 
Leiterin der Kulturabteilung
Handwerkskammer für München und Oberbayern

Schmuck auf ganzer Linie
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Eine der Mitautorinnen dieses wissen-
schaftlichen Papiers ist Prof. Dr. Marian 
Vanhaeren, die internationale Expertin für 
frühe persönliche Ornamente an der Uni-
versite´ Bordeaux Chargée de Recherche | 
CNRS. Auf wissenschaftlich basierter, expe-
rimenteller Archäologie wies sie nach, dass 
die durchbohrten Muschelschnecken an 
Schnüren aufgefädelt und auf verschiede-
ne, nachweisbare Weise verknotet und ge-
tragen wurden. 

Es war das erste Mal, dass bei einer Ausgra-
bung zu dieser Epoche nicht nur steinzeitli-
che Waffen und Werkzeuge gefunden wur-
den, sondern auch persönliche Gegenstän-
de – Schmuck – und somit der Beweis für 
symbolisches Denken. In weiteren Untersu-
chungen und durch kulturelle Vergleiche 
wies Prof. Dr. Marian Vanhaeren nach, wes-
halb dieser Schmuck gemacht und getra-
gen wurde. Sie stellte 14 Beweggründe vor, 
die frühe Menschen in diesen Muschelket-
ten symbolisch abgebildet haben. 

Ihre Untersuchungen unterstützen die The-
se, dass Menschen bereits vor 75 000 Jah-
ren in der Lage waren, über Themen zu 
sprechen, die nicht materiell greifbar sind: 
z.B. Liebe, gesellschaftlicher Status, Bezie-
hungen innerhalb einer Gruppe, Spirituali-
tät, Individualität, Hierarchie, Schönheit… 
Diese Motivationen wurden und werden 
bis im Schmuck abgebildet. Es sind die glei-
chen Themen, die uns bis heute umtreiben 
und warum wir bis heute Schmuck schät-
zen und tragen. 

Speaking with beads: the evolutionary significance of 
personal ornaments

Erstaunlicherweise findet sich die gleiche 
Spezies an Muschelschnecken an den un-
terschiedlichsten Orten der Welt und sie 
sind auch archäologisch quer durch Zeit-
epochen in ihrem Einsatz für Schmuck 
nachweisbar. Prof. Dr. Marian Vanhaeren 
fand die unten abgebildeten lebenden Mu-
scheln in Südafrika aber auch z.B. in Neu-
guinea an Flussmündungen am Strand, wo 
diese Fundstücke bis heute zu Ketten verar-
beitet. Bis heute werden diese Muschel-
schnecken gefärbt z.B. rot durch Ocker oder 
schwarz durch reduzierendes Brennen und 
zum Verkauf angeboten.

Die Schnur als Ursprung 

Es war eine Weltsensation, als Prof. Dr. 
Christopher Henschilwood auf dem Grund-
stück seines Großvaters in der Nähe von 
Kapstadt, Südafrika die Blombos Höhle wis-
senschaftlich archäologisch untersuchte 
und im Januar 2005 den bis dahin ältesten 
Schmuck der Menschheit im Journal of Hu-
man Evolution der Öffentlichkeit vorstellte. 
Die Datierung der dort gefundenen 39 
durchbohrten Muschelschnecken ergab ein 
Alter von rund 75 000 Jahren. 

https://www.sciencedirect.com/science/article/abs/
pii/S0047248404001307?via%3Dihub

Versuchsanordnung, um die Abriebspuren der Muscheln auf 
wissenschaftliche Weise nachzustellen. Diese Untersu-
chung war der Beweis, dass die durchbohrten Muschel-
schnecken auf eine Schnur gezogen und als Schmuck getra-
gen wurden.
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Nassarius kraussianus, gefunden am Strand von Stillbay, 
Südafrika, Leihgabe von Prof. Dr Marian Vanhaeren 

Nassarius kraussianus, gefunden am Strand Stillbay, Süd-
afrika nach steinzeitlichem Vorbild reduzierend schwarz ge-
brannt, Leihgabe von Prof. Dr. Marian Vanhaeren

Nassarius Globulos, gefunden am Strand von Biak, Neugui-
nea, Leihgabe von Prof. Dr. Marian Vanhaeren und Prof. em. 
Dr. Wulf Schiefenhövel. 

Diese Schmuckstücke - die durchbohrten 
Muschelschnecken – sind die ersten 
Schmuckstücke, die wir archäologisch 
nachweisen können. So sehen wir gleich-
zeitig die gebohrten Löcher, durch die jene 
Muschelschnecken aufgefädelt waren. Die 
Schnur gab es also bereits vor 75 000 Jah-
ren. Aber sie bestand aus anderem, ver-
gänglicherem organischem Material und 
ist heute auf archäologische Weise nicht 
mehr nachweisbar. Wir sehen heute nur die 
Abriebspuren, die die Schnüre an den Boh-
rungen beim Tragen hinterlassen haben. 
Man kann also davon ausgehen, dass die 
Schnur davor bereits um den Hals oder Arm 
getragen, eine Linie, ein Zeichen am Körper 
markierte. Um eine Muschelschnecke daran 
aufzufädeln, musste nur noch die Technik 
des Bohrens erfunden werden. 

Da Schnüre auch im sonstigen täglichen 
Leben nützlich sind, stellt die Schnur somit 
einen Übergang dar vom Hilfsmittel für 
den Alltag zum Schmuck am Körper. Ver-
gleichbare Übergänge sehen wir bei Waf-
fen zu Schmuck, wo auch diese Objekte 
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eine Doppelfunktion aufweisen und so-
wohl zur Verteidigung, als auch als Zier-
genstand am Körper dienen. 

Erstaunlicherweise sind Schnüre auf ver-
schiedenen Kontinenten sehr vergleichbar. 
Wurden sie auch auf vergleichbare Weise 
produziert?

Ein spektakulärer Werkzeugfund auf der 
Schwäbischen Alb, heute im URMU, dem 
Urzeitlichen Museum der Universität in Tü-
bingen in Blaubeuren zu sehen, zeigt auf 
welche Weise mit diesem Lochstab vor 
rund 35 000 Jahren in der Schnurprodukti-
on bereits gezielte und ebenmäßige Ergeb-
nisse hervorgebracht werden konnten. Ar-
chäologen um Prof. Dr. Nicholas Conard, 
Senckenberg Centre for Human Evolution 
and Palaeoenvironment an der Universität 
Tübingen, haben dazu eine neue Untersu-
chung veröffentlicht:

Seilherstellung im Aurignacien von Mittel-
europa vor mehr als 35.000 Jahren

„Belege für die Herstellung und Verwen-
dung von Fasertechnologien wie Seilen und 
Bindfäden sind im Paläolithikum selten, 
trotz der weit verbreiteten Ansicht, dass 
solche Artefakte während des Pleistozäns 
regelmäßig verwendet wurden. Auf der 
Grundlage der Entdeckung eines mehr als 
35 000 Jahre alten durchlöcherten Stabes 
aus Mammutelfenbein in der Höhle Hohle 
Fels im Achtal in Südwestdeutschlands und 
experimenteller Studien können wir nun 
eine Möglichkeit aufzeigen, wie die Men-
schen des frühen Jungpaläolithikums ein 
Seil hergestellt haben. Diese Arbeit trägt zu 
unserem Verständnis der Entwicklung von 
Technologie, der kooperativen Arbeit und der 
paläolithischen sozialen Organisation bei.“

Nicholas J. Conard und Veerle Rots, Sci. Adv. 10, 
eadh5217 (2024) https://www.science.org at 
Universitaet Tuebingen on January 31, 2024

Durchbohrter Elfenbeinstab aus der Höhle Hohle Fels, Süd-
westdeutschland, mit drei Ansichten. Konvexe Fläche zwei-
te von links, flache Fläche ganz rechts. Distales Ende oben, 
Griff nach unten.  Foto: M. Malina, Universität Tübingen.
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Dr. Sibylle Wolf

Senckenberg Centre for Human Evolution 
and Palaeoenvironment an der Universität 
Tübingen (2023) erläutert: „Mein Arbeits-
gebiet umfasst unter anderem die soge-
nannte Eiszeitkunst und eiszeitlichen 
Schmuck aus der Zeit zwischen etwa 
42 000 und 12 000 Jahren vor heute. Der 
Schmuck wurde aus unterschiedlichen Ma-
terialien gefertigt. Ich vollziehe die Herstel-
lung von Schmuckstücken, ausgehend vom 
entsprechenden Rohmaterial bis hin zum 
gebrochenen Artefakt, nach. Dabei spielt 
auch die Art und Weise der Anbringung der 
jeweiligen Verzierungen auf einem Unter-
grund eine bedeutende Rolle: wie und mit 
welchem Faden wurden beispielsweise 
kleine Perlen auf Kleidung angebracht? Die 
Kenntnis der Nutzung von Artefakten aus 
knöchernen Werkstoffen bereichert durch 
aktuelle Forschungen und die experimen-
telle Archäologie unsere Kenntnisse über 
das Leben während der letzten Eiszeit. Ich 
untersuche die verschiedenen Werkzeuge 
und Waffen aus Mammutelfenbein, Ge-
weih und Knochen, die von den komplexen 
Arbeitsweisen unserer Vorfahren zeugen. 
Zudem interessiere ich mich für die zahlrei-
chen eiszeitlichen Darstellungen von Frau-
en und das Bild, welches damit vermittelt 
wurde. Dabei gilt mein Interesse den Iden-
titäten der Menschen in den archäologi-
schen Kulturen, die durch Funde wie 
Schmuckstücke nachvollzogen werden kön-
nen. Mein Anliegen ist es, die Lebenswelt 
von altsteinzeitlichen Jäger- und Sammle-
rinnen mittels der materiellen Hinterlas-
senschaften zu erforschen.“

https://www.urmu.de

Das in der Ausstellung gezeigte Exponat ei-
nes Lochstabs ist eine zeitgenössische 
Nachbildung von Dr. Sibylle Wolf.

Ebenso können wir dank des großzügigen 
Vertrauens des URMU und der Zusammen-
arbeit mit Dr. Sybille Wolf und Prof. Dr. Ni-
colas Conard des Senckenberg Centre for 
Human Evolution and Palaeoenvironment 
an der Universität Tübingen steinzeitliche 
Originalperlen aus Mamut-Elfenbein von 
vor rund 35 000 Jahren aus dem Lonetal 
zeigen, die den Gebrauch einer Schnur 
nachweisen. 

Tropfenperle aus Mamut-Elfenbein, ca. 25 000 Jahre alt, 
Fundort Lonetal; Foto: Privat

Zeitgenössische Nachbildungen der stein-
zeitlichen Elfenbeinperlen von Bernhard 
Röck können in der Ausstellung käuflich er-
worben werden.
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Bernhard Röck 

„Das Elfenbeinschnitzer-Handwerk ent-
stand in der Altsteinzeit vor über 40 000 
Jahren. Der moderne Mensch, Homo sapi-
ens, wanderte aus Afrika nach Mitteleuro-
pa ein. In dieser Zeit verschwand der lange 
vorher hier verbreitete Neandertaler. In 
Höhlen am Rand der Schwäbischen Alb 
schnitzten Steinzeitmenschen aus Mam-
mutelfenbein Tier- und Menschenfiguren, 
die gegenwärtig als die ältesten bekannten 
Kunstwerke der Menschheit intensiv wis-
senschaftlich erforscht werden. Neben der 
Eiszeit-Kunst belegen Funde von Musikin-
strumenten und eine große Fülle an eiszeit-
lichem Schmuck, überwiegend auch aus 
Mammut-Stoßzähnen geschnitzt, den Auf-
bruch in eine neue Zeit. 

Archäo-Techniker haben die spanabheben-
de Arbeitsweise der Steinzeit-Elfenbein-
schnitzer mit deren Feuerstein-Werkzeu-
gen vielfach nachgewiesen. Für alle von 
Menschenhand geschaffene Kunst und Kul-
tur ist das Elfenbeinschnitzer-Handwerk 
Ursprungsberuf. Ob Vogelherd-Wildpferd, 
Mammut oder Löwenkopf, alle Eiszeit-
Kunstwerke, auch der Löwenmensch, wur-
den einst von Elfenbeinschnitzern ausge-
dacht und gestaltet.

Das Elfenbeinschnitzer-Handwerk wird in 
Deutschland als Ausbildungsberuf angebo-
ten und von einigen wenigen noch ausge-
übt. Seit Oktober 1989, als der afrikanische 
Elefant in die höchste Schutzstufe des Wa-
shingtoner Artenschutzabkommens aufge-
nommen wurde, haben die Werkstätten die 
Verarbeitung von rezentem Elfenbein na-
hezu völlig eingestellt. Die Berufsbezeich-
nung Elfenbeinschnitzer wurde in der 
Handwerksordnung beibehalten. Seitdem 
machen es die Handwerker den Eiszeit-
Schnitzern gleich und verwenden fossiles 
Mammut-Elfenbein.“ 

https://mammut-poa.de

Nach steinzeitlichem Vorbild geschnitzte Zweilochperlen 
aus Mammutelfenbein, neuzeitlich; Foto: Privat
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Eine weitere Technik der Schnurherstellung 
wird uns von Monika Nabyal vorgestellt. 
Die einheimische Eipo aus Neuguinea drillt 
Schnüre mit Fasern aus Pflanzen der direk-
ten Umgebung von Hand an ihrem Ober-
schenkel entlang. Auf diese Weise können 
von ihr zarte und dennoch sehr feste 
Schnüre quasi endlos hergestellt werden. 
Der Begriff für Schnur in der Sprache der Ei-
pos bezeichnet genau diesen Vorgang des 
Machens: Mit der linken Hand gedreht: 
Tapwe. Tapwe Schnur wird z. B. zum Aleng 
(Netzbeutel) genüpft, einem in ihrer Kultur 
sehr wichtigen Gegenstand, der kunstvoll 
nur mit den Fingern und ohne weiteres 
Werkzeug gehäkelte wird. Er begleitet die 
Eipos durch ihr gesamten Leben. Als Baby 
werden sie im Tragebeutel von der Mutter 
auf dem Rücken mitgenommen, den Rie-
men um die mütterliche Stirn gelegt. Spä-
ter dient ein größerer Beutel zum Tragen 
der Ernte oder Jagdbeute und zuletzt der 
ganz große Beutel, in dem Verstorbene au-
ßerhalb des Dorfes beerdigt werden. Der 
kurze Dokumentar-Film mit Prof. Dr. Wulf 
Schiefenhövel, Emeritus des Max-Planck-In-
stituts und Monika Nabyal aus Neuguinea 
erläutert die Produktion der Schnur und 
ihre Verwendung anschaulich. Ein Antrag, 
diese Technik der Schnurproduktion als im-
materielles Kulturerbe Neuguineas anzuer-
kennen, ist bereits gestellt. 

Monika Nabyal

Handgefertigte Schnur aus Pflanzenfasern, 2023; 
Foto: Dasman Nabyal

Link zum Film im Galeriearchiv:

Der Dokumentarfilm wurde im Oktober 2023 in der Hand-
werkskammer für München und Oberbayern aufgenommen. 
Regie: Jens Christopher Ulrich, Kamera und Schnitt: 
Michael Schuhmann. 

Während der Ausstellung erhält jede Besu-
cherin ein Stück dieser auf steinzeitliche 
Weise hergestellten Schnur aus Neuguinea 
als Halsschmuck, verschlossen mit einem 
QR-Code zum Archiv der Galerie bzw. zum 
Film/ Reader. Diese Schnurstücke verbin-
den alle Träger miteinander als eine Grup-
pe von Schmuckinteressierten, die zu dieser 
Zeit in München bei uns zu Besuch waren.

In dem hier vorliegenden Reader kommen 
die Künstlerinnen und Künstler mit ihrer 
eigenen Stimme zu Wort. Sie beziehen zu 
ihren Arbeiten Stellung und leuchten mit 
ihren Statements sowohl den themati-
schen Hintergrund als auch deren gesell-
schaftlichen Kontext aus. 

Wir danken allen Beteiligten, die mit gro-
ßem Engagement zum Gelingen der Aus-
stellung beigetragen haben!
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Helen Britton

Das Australian Design Centre gab im Okto-
ber 2023 bekannt, dass Helen Britton als 
nächste Künstlerin für die Ausstellungsrei-
he „Living Treasures“ ausgewählt wurde: 
Meisterin des australischen Handwerks. 
Helen Britton ist eine multidisziplinäre 
australische Künstlerin, die in München, 
Deutschland, lebt. Ihr Schaffen umfasst 
Schmuck, Skulpturen, Zeichnungen, Scha-
blonen und Installationen und ist geprägt 
von Volkskultur und Volkskunst, bedrohten 
Traditionen, Umweltzerstörung und 
menschlichen Ängsten. In ihrer neuesten 
Arbeit knüpft sie an die traditionsreiche 
Verwendung von Muscheln an – und setzt 
ihre auf spezielle Weise eine selbst gedrill-
te Schnur ein. Sie baut eine Brücke von 
75 000 Jahren zurück bis heute mit einer 
wahrhaft zeitlos schönen Arbeit. 

„Schon als Kind habe ich Muschelketten 
hergestellt. Diese Praxis intensivierte sich, 
als ich Australien verließ. Isoliert vom Oze-
an erschaffe ich diese Arbeiten als Medita-
tion über meine Heimat und Kultur und 
nutze die Materialität, um mit dem in Ver-
bindung zu bleiben, was ich bin und woher 
ich komme. Es sind private, selten gezeigte 
Werke, die voller Symbolik sind, und dieses 
ist keine Ausnahme. Der Moment des Sam-
melns dieser besonderen Muscheln wurde 
von Elena Alverez Lutz in ihrem Film „Hun-
ter from Elsewhere“ festgehalten, ebenso 
wie das Färben der Seide und die Herstel-
lung der Schnur mit John Parkes. Es ist ein 
Glücksfall, dass Johns Arbeit in der Ausstel-
lung zu sehen ist und Elenas Film am 
nächsten Tag in München gezeigt wird. Ich 
stelle mir gerne vor, dass die kreisförmige 
Form der Halskette diese Abfolge von Ver-
bindungen widerspiegelt.“

https://www.helen-britton.com

Schattierungen der Entfernung, Halsschmuck, 2023, Mu-
scheln, Handgefärbte Seide; Foto: Dirk Eisel
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Schnur aus verschiedenen Materialien

Auch heute untersuchen internationale 
Schmuckkünstler diverse Materialien hin-
sichtlich ihrer Qualität, sie zu Schnüren zu 
verarbeiten. Die Materialästhetik ist reiz-
voll und scheint im Vordergrund zu stehen. 
Aber dahinter finden sich oft wichtige An-
liegen, wie die Überlieferung des kulturel-
len Erbes einer Region, die Verbindung zur 
eigenen Herkunft oder die Bewahrung der 
Schöpfung. Am Körper getragen wird diese 
Schnur zu Schmuck. Plötzlich eröffnet die 
Schnur unseren Blick über den ästhetischen 
Zusammenhang hinaus. Sie erweitert ihre 
Rolle weg von ihrem möglichen Einsatz als 
alltägliches Hilfsmittel hin zu einer Funkti-
on als Teil eines gesellschaftlichen Kon-
texts. Wer um die symbolische Einordnung 
weiß, kann die symbolische Bedeutung von 
der Schnur nicht wieder abtrennen, also die 
Idee vom Objekt. Es ist fast ungehörig, eine 
einmal symbolisch verortete Schnur ander-
weitig zu verwenden und ihren symbolhaf-
ten Charakter zu ignorieren. 

Die Bedeutung der symbolischen Aufla-
dung beruht auf Vereinbarungen innerhalb 
der jeweiligen gesellschaftlichen Gruppe, 
in der die Schnur getragen wird. Je nach 
Anlass kann diese Schnur viele Eigenschaf-
ten auf sich vereinen oder einzelne beto-
nen. Durch das Tragen am Körper wird die 
Schnur jedoch sehr mächtig. Mit ihrer Hilfe 
können kultur- und epochenübergreifende, 
höchst persönliche oder auch transzenden-
te Anliegen transportiert, überliefert und 
verstanden werden. Die Schnur transpor-
tiert und speichert diese Themen unseres 
sozialen Miteinanders.

Erstaunlich ist dabei, dass selbst jemand, 
dem die gruppeninterne Vereinbarung über 
den symbolischen Gehalt einer bestimm-
ten Schnur unbekannt ist - also auch ein 
Außenstehender - erkennt, dass etwas Be-

sonderes damit gemeint ist und dass eine 
Schnur am Körper wohl nicht bloß eine äs-
thetische Verzierung bedeutet. Denn diese 
Linie ist eine Universale. Sie wird weltweit 
und zeitübergreifend verwendet. Sie ist 
eine visuell geübte Konstante, die wie ein 
Ausrufezeichen wirkt. 

Mit dieser einfachen geometrischen Inter-
vention - der Linie - werden Körperteile be-
tont oder bestimmte Teile des Körpers mit-
einander betont verbunden. Selbst ein-
fachste Schnüre verfremden und gliedern 
unsere Figur und sie beeinflussen unsere 
Körperhaltung. Die Schnur kann lose am 
Körper hängen oder straff gebunden wer-
den. Auf Spannung gebracht, aktiviert sie 
unseren Muskeltonus und unterstreicht die 
eigene Wahrnehmung der umschnürten 
Zone und ihre Bewegung. Die Einschnü-
rung fällt dem Betrachter sofort ins Auge, 
mag die Schnur noch so zart sein. 
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Carolina Lutz

„Die Arbeit „Naht“ erzählt von meinem 
Wunsch eine Zeichnung zum Leben zu er-
wecken. Die zarte Linie aus Garn ist mit der 
Nähmaschine in einem Zug auf ein Baum-
wollvlies gestickt. Wer die Naht herauslöst, 
verwandelt die zweidimensionale Arbeit in 
einen tragbaren Halsschmuck. Ihr Besitzer 
wird somit zum Mitschöpfer des Schmuck-
stücks. Diese Verwandlung ist unumkehr-
bar, aber es bleiben dabei zarte Spuren vom 
Untergrund in der Naht zurück“.

http://www.carolinalutz.de

Naht, 2023, Halsschmuck, Baumwolle, Faden, Anlegemittel, 
Blattsilber, Lack, ca. 30x30 cm; Foto: Caroline Lutz 

David Bielander

„Scoubidou, auf Deutsch „Hexentreppen“ 
ist eine spezielle Knüpftechnik für Schnüre. 
Man braucht nur die Flechtschnüre aus 
Kunststoff und vielleicht noch etwas Zube-
hör. Das eigentliche Thema ist von Anfang 
an jedoch tatsächlich die Schnur gewesen. 
In diesem Kontext entstand meine “Erfin-
dung” einer Himbeere mit all ihren ent-
scheidenden Parametern, z.B. der als Kind 
schon geliebten großen Öffnung oben. Mir 
geht es um die Transformation einer einfa-
chen Schnur in ein wiedererkennbares Ding.“ 

https://klimt02.net/forum/articles/three-works-david-
bielander-lausanne-palace-mudac

Himbeerkette, 2005, Kunststoffschnur, Silber 1/9 serielle Ar-
beit; Foto: Simon Bielander
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Jasmin Matzakow

„Ich suchte ein Material, das außerhalb un-
seres Finanzsystems existiert und dem 
Menschen trotzdem etwas bietet. Als ich 
die Brennnessel entdeckte, war ich über 
ihren vielfältigen Nutzen erstaunt: Nahrung, 
Medizin, Kleidung, Textilien, Gartendünger, 
Farbstoff und Kosmetik. Diese altbekannte 
Kulturpflanze wächst überall und in den 
meisten Teilen der Welt. Ihre ambivalente 
Verbindung zum Menschen wird schon in 
der Bibel erwähnt: sie ist sowohl ein ste-
chender Fluch als auch ein heilender Segen. 
Um diesen Schmuck zu machen, brauche 
ich nur ein Messer und Handschuhe, um 
die Nesseln zu ernten und viel Zeit, um sie 
zu Garn zu zwirnen – wie es seit Jahrtau-
senden bekannt ist. 

Mit der Serie „Ecotechnomagic“ kommen-
tiere ich unsere aktuellen Umweltproble-
me: dass mehr Lösungen zur Verfügung 
stehen, als wir meinen, so wie die Nessel 
ungenutzt vor unseren Türen wächst. Wir 
brauchen jedoch eine Verschiebung unse-
rer Perspektive, damit wir die Dinge erken-
nen, die bereits gut funktionieren und wir 
sie weiterentwickeln. Schmuck berührt den 
Träger, denn er wird am Körper getragen. 
Ich habe die Brennnesseln verarbeitet, da-
mit sich die Trägerin buchstäblich von die-
sem ernsten Thema berühren lässt.“

https://jasminmatzakow.de

Ecotechnomagic-Time, Unzähmbar, 2018, 75 geflochtene 
Brennnesseln; Foto: Jasmin Matzakow
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John Parkes

„Schnüre zu machen habe ich 1990 heim-
lich gelernt. Es war mein erstes Jahr an der 
Kunstschule, und es schien eine alberne Fä-
higkeit zu sein. Als ich sah, was aus den 
Händen einer anwesenden Künstlerin her-
vorging, setzte ich mich neben sie und folg-
te ihr, um die Geschicklichkeit ihrer Hände 
zu beobachten. Seitdem mache ich Schnüre 
/ Kordeln / Seile... Es gab eine internationale 
Ausstellung in Perth, Westaustralien, mit 
dem Titel "String me a Story", die Schnüre 
und Text kombinierte (vielleicht war es Mit-
te der 2000er Jahre). Ich hatte bei dieser 
Veranstaltung die Rolle des Kurators inne.“

@john.parkesjp

John Parkes, Collier aus handgedrillter Textilschnur;
Leihgabe von Helen Britton und David Bielander;
Foto: Helen Britton
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Misaki Nomoto

„Die meisten traditionellen japanischen 
Handwerke dienten ursprünglich dem täg-
lichen Bedarf. Heute können Dinge des täg-
lichen Bedarfs billig in Massenproduktion 
hergestellt werden und der Bedarf an ur-
sprünglicher, funktionaler und schöner 
Handarbeit ist geschwunden. Daher möch-
te ich Wege finden, sie zu erhalten.

Der Titel "YUI" bedeutet: Fäden knüpfen, 
eine Verbindung mit Menschen zu haben 
und verschiedene Dinge in einem zu bün-
deln. Dieses Werk ist eine Kombination aus 
den Fähigkeiten zweier Gewerke, dem mit 
japanischem Papier und dem Bambushand-
werk sowie mit meiner Kreativität. Die An-
leitung zur Herstellung von Papierfäden 
habe ich von dem Papierhandwerker erhal-
ten. Die in diesem Werk verwendeten Fä-
den sind alle von mir handgefertigt. Als ich 
sein Atelier besuchte, bemerkte ich "den 
Stolz des Handwerkers" und "die Schönheit 
in jedem Prozess". Ich habe diese Kollektion 
in der Überzeugung angefertigt, diese 
Technik in meiner Hand zu bewahren und 
mich mit diesem Handwerk so vertraut zu 
machen, um in gewisser Weise die Traditi-
on fortzusetzen. 

„Embrace“ ist ein Schmuckstück, das aus 
der Begegnung mit dem japanischen Pa-
pierhandwerker hervorgegangen ist. Das 
Atelier für die Herstellung von Nishinouchi-
Papier*, dem Material für dieses Schmuck-
stück, hat nicht nur die Technik der Papier-
herstellung, sondern auch die des Papier-
gewebes mit Papierfäden geerbt. Früher 
war es ein alltägliches Material, aber heute 
werden Kimono, Obi und Wandteppiche 
aus Papierstoff wie hochwertige Gegen-
stände behandelt. Daher sind die meisten 
Menschen mit Stoffen aus Papier nicht ver-
traut. Ich wollte das Material bekannter 
machen, indem ich es für die Herstellung 

eines Schmuckstücks nutze und lernte, wie 
man eine Papierschnur herstellt. Im Ar-
beitsprozess hatte ich das Gefühl, dass die 
Form des Papiers, das momu** hergestellt 
wurde, sehr schön war. Die Halsketten, die 
aus einem einzigen Stück Papier entstehen, 
sind so gestaltet, dass der Charme des Ma-
terials voll zur Geltung kommt.“ 

*Nishinouchi-Papier: Hochwertiges japani-
sches Papier, das im nördlichen Teil der Prä-
fektur Ibaraki hergestellt wird. Derzeit gibt 
es nur zwei Ateliers. 
**momu: Der Prozess der Herstellung eines 
Fadens durch Rollen mit der eigenen
 Handfläche.

https://klimt02.net/jewels/misaki-nomoto-brooch-
2019-yura

„Umarmung“, 2019, Nishinouchi-Papier;
Foto: Misaki Nomoto, 
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Die Verbindung zwischen uns

Mit dem Tragen einer Schnur kann man 
nicht nur sich selbst und seine Vorstel-
lungswelt thematisieren. Man kann mit 
Hilfe der Schnur auch eine für alle wahr-
nehmbare Verbindung zeigen. Entweder 
ganz konkret, einen Menschen mit einem 
dritten Ding verbinden, also z.B. an der 
Schnur einen Anhänger auffädeln und um 
den Hals tragen. Oder auch in übertragener 
Form. Diese Schnur steht dann für eine 
geistige Verbindung mit etwas Unsichtba-
rem oder mit anderen Menschen.

Wie schnell doch unsere Augen sind, Ver-
bindungen zwischen zwei Punkten zu fin-
den und sie mit einer gedachten Linie zu 
verbinden! Manche sprechen von einem ro-
ten Faden, der sich durch ihr Leben zieht. 
Und der, obwohl in roter Signalfarbe, doch 
auch nur gedacht wird und unser Leitmotiv 
nachzeichnet, unsere Wendemarken und 
Motivationen für wichtige Entscheidungen. 

Auch emotionale Verbindungen finden nur 
in unserem Kopf statt. Sie tragen uns den-
noch durch unser Leben. Es sind familiäre 
Bindungen und Freundschaften zu Men-
schen, die uns auf unserem Weg begleiten, 
stärken, motivieren und halten. Ebenso wie 
eine geistige Verbindung zu Menschen, de-
nen wir noch nie begegnet sind – sei es der 
Text eines Musikstücks, oder die Stimmung 
in einem gemalten Bild - sie prägen unser 
Leben, oder sprechen uns aus dem Herzen. 

Einige der ausgewählten Positionen erzäh-
len über die grausame Vergangenheit der 
Kolonisation, von schwierigsten Lebenslini-
en der Vorfahren und den bis heute rei-
chenden Nachwirkungen. Diese unsichtba-
ren Verbindungen belasten die nachfolgen-
den Generationen und formen unsere Per-
sönlichkeit mit. Schmuck dient nicht selten 
dazu, diese wichtigen sonst unsichtbaren 

Verbindungen zu thematisieren und zu vi-
sualisieren. Der Diskurs setzt sich auf einer 
anderen Ebene fort und neue Zugänge ent-
stehen.
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Barbara Schrobenhauser

„Schnüre edle und simple, ganz feine und 
dicke Fäden, verschiedene Garne und 
schmale Bänder in allen Farben - sammelte 
ich von Freunden, Familie, Kollegen und Be-
kannten. Auf einen silbernen Ring ist ein 
feines handgeknüpftes Netz mit Volumen 
angebracht, in vielen Stunden knüpfe ich 
Stück für Stück die für mich liebevoll aus-
gesuchten oder auch schon lang aufbe-
wahrten Reste (man könnte diese ja mal 
für was gebrauchen - und ja, jetzt erfüllen 
sie einen Zweck) in das Netz. Ein Dankes-
chön an die Welt da draußen! So entsteht 
die Brosche „You and me“. Auch für andere 
Arbeiten nutze ich meine Sammlung - suche 
ich nach Möglichkeiten für den Ausdruck 
unserer Beziehungen und experimentiere 
mit einfachen textilen Techniken.“ 

https://www.flachware.de/barbara-schrobenhauser

„You and Me“ Brosche; verschiedene Schnüre und Garne, 
Silber, Edelstahl, geknüpft, ca. 150 x 150 x 50 mm; 
Foto: Mirei Takeuchi

Farieda Nazier

„Als kreative Praktikerin, die bildende 
Kunst, Performance und Kunsthandwerk als 
Mittel zur Störung und Unterwanderung 
einsetzt, erforsche ich in meiner Arbeit die 
psychologischen und wahrnehmbaren Fol-
gen historischer Hinterlassenschaften. Ich 
untersuche wie diese eng mit soziopoliti-
schen Kontexten heute verbunden sind. 
Mit provokativen Installationen und 
Performances nutze ich in meiner künstle-
rischen Praxis, in der Öffentlichkeit und in 
meinem pädagogischen Konzept diskursive 
Möglichkeiten.“ 

https://fariedanazier.wixsite.com/fariedanazier

Armreifen, 2022, Silber; Foto: Farieda Nazier
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Kazumi Nagano

„Die Welt ist mit verschiedenen unsichtba-
ren Fäden verbunden. Es gibt verschiedene 
Länder, die stärker miteinander verbunden 
sein sollten. So möchte ich mich darum be-
mühen, sie durch einen kulturellen Faden 
zu verbinden. In meinen Arbeiten reist 
mein unsichtbarer Faden durch verschiede-
ne Länder. Mit diesem unsichtbaren Faden 
verbinde ich mich aber auch mit vielen 
Freunden in der ganzen Welt. Auch wenn 
ich den Faden, der meine Freunde mit mir 
verbindet, nicht sehen kann, so kann ich 
ihn doch überall mit meinem Herzen spü-
ren. Das macht mich glücklich.

Ich mache Schmuck, als würde ich ein Bild 
malen. Ich komme aus der japanischen Ma-
lerei und meine künstlerische Wahrneh-
mung, die ich von meinen japanischen Ge-
mälden gelernt habe, beeinflussen natür-
lich auch meinen Schmuck. In japanischen 
Gemälden wird der Mond oft thematisiert. 
Um ihn auszudrücken, verwendete ich Gold 
für das stille Glühen des Mondlichts dar, 
nicht das kraftvolle des Sonnenlichts. Der 
Blick hinauf zum Mond verbindet uns alle.“ 

https://artjewelryforum.org/interviews/kazumi-
nagano-bijoux-et-objets-contemporains/

Mondlicht, 2023, Goldfaden, Goldplatte Nylonfaden,
gewebt, 4,5 x 8,5 x 6,0 cm; Foto: Kazumi Nagano
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Ketli Tiitsar

„In meiner Arbeit untersuche ich, woran ich 
mich an die mit mir verbundenen Umge-
bungen und Situationen erinnere und wie 
diese Erinnerungen mit den Materialien 
verwoben sind. Ich überlege, wie viele von 
diesen Erinnerungen persönlich und wie 
viele generationsübergreifend sind. Der 
Einsatz von Holz für meinen Schmuck ent-
sprang dem Wunsch, die alltäglichen Fer-
tigkeiten und Techniken wieder anzuwen-
den, die ich als Kind in Estland in einem mit 
dem Holzofen beheizten Haus gelernt hat-
te. Es war meine Aufgabe, das Heizmaterial 
für den Winter vorzubereiten: es zu sam-
meln, nach drinnen zu transportieren und 
Birkenrinde zum Anzünden abzuschälen. 
Im Atelier habe ich versucht, eine ähnliche 
Routine zu wiederholen, indem ich diesel-
ben Materialien verwendete und neu inter-
pretierte. Ich verwende hauptsächlich Holz 
aus dem Haus meiner Kindheit und dem 
Garten meiner Großeltern. Die geschnitz-
ten Linien verbinden mich mit der Erinne-
rung und dieser geübten Praxis.“ 

https://www.instagram.com/ketlitiitsarjewellery

Zweite Natur, 2015, Brosche, Holz, Metall;
Foto: Ketli Tiitsar

looping time, 2023, handgefärbter Bast, antike Uhrenteile, 
Acryl-Reifen, Baumwollfaden, Klebstoff; Foto: Sarah Weston

Lisa Waup

„Im Laufe der Zeit haben wir eine Vielzahl 
von Möglichkeiten entwickelt, unser Erin-
nerungsvermögen zum Ausdruck zu brin-
gen und dafür zu sorgen, dass Erinnerun-
gen auch an künftige Generationen weiter-
gegeben werden können. Unser wahres 
Konzept von Zeit ist vielschichtig, es wan-
delt und verändert sich im Laufe der Gene-
rationen und insbesondere in Abhängigkeit 
von den Umständen, in denen wir uns be-
finden. Als der Völkermord an der Kultur im 
so genannten Australien begann, kollidier-
te die Zeit und drehte sich in einer Schleife. 
Die Erinnerungsschleife beschreibt die end-
losen, verschlungenen Verbindungen, die wir 
mit der Erinnerung und den überlieferten 
Geschichten aufrechterhalten und tragen.“

https://www.lisa-waup.com
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Mari Ishikawa

„Musubi“: Jede Brosche besteht aus einer 
japanischem Kumihimo ( japanisch: Flechts-
chnur) und wird aus Seidenfaden geformt. 
„Musubi“ ( japanisch: Knoten) bedeutet, 
eine Beziehung zusammen zu binden. In 
der Antike glaubte man, dass ein Knoten, 
der im Zusammenhang mit einem Wunsch 
geknüpft wird, diesem Wunsch Substanz 
und Dauerhaftigkeit verleiht. Durch das 
Knüpfen von Knoten mit einfachen Linien 
können verschiedene Formen geschaffen 
werden. So wie es Knoten in verschiedenen 
Formen gibt, so verschieden sind auch die 
Wünsche der Menschen. Jeder Wunsch 
kann eine neue Zukunft schaffen.“

https://mari-ishikawa.de

Musubi, 2023, Broschen, Silber 925, Seide, 
Größe 90 x 110 x 60mm; Foto: Mari Ishikawa

Nelly van Oost

„In der Intimität meines Ateliers wird die 
Linie zu meiner Sprache. Meine künstleri-
sche Forschung orientiert sich an meinem 
Wunsch, das Immaterielle zu formen, mei-
ne Gedanken in greifbare Objekte zu ver-
wandeln. Ein wiederkehrendes Thema in 
meiner Arbeit ist die Verbindung zwischen 
Menschen und dem, was sie miteinander 
verbindet. Die Linie dient mir oft als Binde-
glied, als energetisches Feld, das sich mate-
rialisiert. Der Schmuck wird zu einer Einla-
dung der Begegnung, zu einer greifbaren 
Darstellung ihrer Verbindung.

Die Schnur ist viel mehr als ein einfaches 
Material; sie ist eine Zeichnung in Bewe-
gung. Jede Drehung, jede Kurve ist eine Er-
kundung, ein Dialog. Ich spiele mit unendli-
chen Möglichkeiten und schaffe Schmuck-
stücke, um die Einfachheit der Linie in eine 
dreidimensionale Konstruktion zu verwan-
deln. Die graue Linie aus Metall wird an be-
stimmten Stellen durch Oxidation oder 
durch Farbe gefärbt. Die Linie erwacht zum 
Leben.“ 

https://www.nellyvanoost.com

Instant, 2013, Brosche, Neusilber, Farbe, Stahl,
Foto: Lotta Duse
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Susie Heuberger

„Dieses Stück handelt vom Trauerprozess, 
insbesondere vom Verlust eines Vaters, und 
erkundet, wie man trotz der Entfernung 
mit dem Trauerprozess umgehen kann. Die 
Halskette wurde mit der Absicht entwor-
fen, das Zentrum auf Höhe des Magens zu 
platzieren, symbolisch für den Ort, an dem 
alle Emotionen von Schmerz, Verlust und 
Traurigkeit in meiner Erfahrung zusam-
menkommen. Jedes Detail der Halskette, 
wie auch jeder Mais, repräsentiert eine 
Partikel, die meine Verbindung zu meiner 
mexikanischen Seite und dem Erbe meines 
Vaters symbolisiert.“ 

https://www.instagram.com/p/CWlm3mtLDIS

„Cosecha“, Kette, 2023, Nativer Mais aus Oaxaca, Obsidian, 
Baumwolle, Seide; Foto: Nicolas Berkenheide

Yiftah Avrahami

„Ein Streichholz, das eine Kerze entzündet. 
Ausgelöscht, nachdem es seine Flamme ge-
löscht hat. In meiner Geschichte geht es 
um Hoffnung und ihre Reise, die sie von ei-
nem zum anderen macht. Über die Flamme 
der Erinnerungen und des Gedenkens. Ein 
Kollektiv, das einfach eine neue Erinnerung 
hinzufügt. Eine neue Narbe. Ein Kristall, 
der in der Dunkelheit geformt wurde, aber 
nun eine Hoffnung trägt, die niemand aus-
schalten kann.“ 

@dot_melanin

Eine Kerze nach der anderen und ein Haufen verbrannter 
Streichhölzer, 2024, Halsschmuck, Citrin-Kristall, Kerzenfa-
den, Bernstein; Foto: Dot Melanin
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Yuxi Sun

„Während unserer Lockdowns hatte ich die 
Gelegenheit, über mein Leben und die Zeit 
vor einigen Jahren nachzudenken. Dieser 
Halsschmuck sammelt persönliche Ge-
schichten und Momente aus meiner Jugend: 
alle Fotos hatte ich mehr als 10 Jahre lang 
in einer Kiste aufbewahrt, sie waren die 
Zeugen meiner alten Zeit. Jedes Bild wurde 
nun durch orangefarbene Fäden mit einem 
anderen verbunden. Ich war in meinen Er-
innerungen abgetaucht, als die Nadel 
durch jedes Bild ging, als der Faden Foto 
mit Foto verband.“

@ucyuxi

Sie werden aufbewahrt und erinnert, 2020, Kette, Fotos, Fä-
den; Foto: Yuxi Sun
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Mirjam Hiller, Fine Art Print "orchaotess", Edition 1/10/2023

Zwischen Zeichnung und Kalligrafie

Die folgenden Arbeiten belegen die univer-
sale Anwendung eines der einfachsten äs-
thetischen Mittel: einer Linie, der Verbin-
dung zwischen zwei Punkten. Die Linie hat 
einen Ausgangspunkt, nimmt aktiv eine 
Richtung auf, kommt in Bewegung und fin-
det ein Ende. Auch sprachlich und gestisch 
ist es ein dynamischer Vorgang: wir ziehen 
eine Linie von uns und unserem Körper 
ausgehend weg von uns, hin zu unserem 
Umfeld, mit dem wir uns verbinden. Je 
nach Werkzeug kann diese Linie mit einem 
Stift eine skizzenhafte, oder z.B. mit einem 
Pinsel eine kalligrafische Ausprägung an-
nehmen. In einem anderen Material wird 
die Linie vom Papier hoch ins Volumen, in 
die dritte Dimension, gehoben.
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Alexandra Bahlmann

„Der Ursprung des Schmucks in Form von 
einer Linie, als Schnur oder Kordel, auf die 
kleine durchbohrte Objekte gefädelt oder 
eingeflochten sind, und die den Hals um-
schließt, wird im Deutschen als Perlenkette 
bezeichnet, im Englischen als ‚string of 
pearls’. Das englische Wort ‚chain‘ stammt 
etymologisch vom Lateinischen ‚catena‘ ab, 
was Fessel und Kette bedeutet. Beim deut-
schen Wort ,Kette’ ist das ebenso. Beide 
vereint die gedankliche Verbindung mit 
dem Begriff ‚Fessel‘ neben der Anwendung 
als technische oder schmückende Kette. Im 
Englischen scheint dieser technische Aspekt 
so dominant zu sein, dass Halsschmuck aus 
Elementen, die auf textile Schnüre gezogen 
sind, einen extra Begriff verdient. In vielen 
meiner Arbeiten werden beide Aspekte - 
der technische: sich durchdringende metal-
lische Elemente, so wie der textile: auf 
Schnüre aufgezogenen Perlen, verbunden. 
Außerdem benutze ich sehr gerne vorgefer-
tigte Meterketten (metallisch verbunden), 
die einen textilen Charakter haben. Zur 
Ausstellung zeige ich als Statement zum 
Zeitgeschehen fragile ‚Linien‘. In einer Zeit 
aufeinanderfolgender Krisen und wachsen-
der Ungleichheit, die unsere Gesellschaft 
verunsichert und auseinandertreibt, in der 
Wokeness zu Cancel Culture führt, scheinen 
mir gepunktete, gestrichelte, heterogene, 
schlingernde, vorsichtige, fragende, fragile 
Linien angemessen.“ 

www.alexandra-bahlmann.de

Armbänder, 2008, Silber oxidiert und hell; 
Foto: Alexandra Bahlmann
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Alessandra Pizzini

„Eigentlich gibt es sie ja gar nicht. Wirrwarr 
und lauter Abzweigungen die in die Irre 
führen, so schön, aber. Eigentlich nur ein 
Konstrukt, eine graphische Darstellung. 
Vereinfachung, Trennung und der Versuch 
Ordnung zu schaffen, aber. Die Zeit selbst 
läuft auch nicht regenmäßig. Verwirrun-
gen, Knoten, weiter und zurück und eine 
gewisse Sehnsucht. So rein und raus, nach 
vorne, nach hinter, chaotisch und struktu-
riert gleichzeitig verwirrt die Linie um 
deinen Hals herum.“

www.pizzini-design.com

Glanz und Gloria, Kette, Aluminium und Naturharz in leuch-
tendem Rot und Lila; Foto: Foto: Brigitte Sauer

Annelies Planteijdt

„Schöne Stadt - Neue Räume - Diese Stücke 
haben eine Geschichte und eine Zukunft 
zugleich. Durch die Wiederverwendung von 
Teilen früherer „Beautiful City“-Stücke bie-
ten diese „New Rooms“ mir neuen Raum. 
Aus früheren Stücken ist ein neues Werk 
entstanden. Mit denselben Teilen konnte 
ich eine neue Perspektive realisieren. Es 
war wie ein Geschenk an mich selbst. An-
statt zurückzublicken, schaute ich nach 
vorne. Es hat sich wieder etwas aufgetan. 
Es ist nichts verloren gegangen. Das Kon-
zept der früheren Arbeiten existiert immer 
noch. Arbeit und Material werden weiter-
hin verwendet, es gibt keinen Zeitverlust. 
Es gibt nur eine Veränderung der Zeit.“

https://klimt02.net/jewellers/annelies-planteydt

Beautiful City-New Rooms-Gold Magenta Ground, 2022, 
Halsschmuck, Gold, Tantalum, Pigment; 
Foto: Vermetfotografie
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Doris Betz

„In meinen künstlerischen Arbeiten spielt 
die Linie die Hauptrolle! Jede Linie erzählt 
mit unterschiedlicher Geschwindigkeit 
eine eigene Geschichte vom Anfang, vom 
Unterwegssein und vom Ende. Hinzu 
kommt meine Faszination für Bewegung. 
Meine linearen abstrakten Zeichnungen 
dienen mir oft auch als Vorlage für 
Schmuckstücke. Die gezeichnete Linie wird 
durch Draht ersetzt. Die hier gezeigten Ket-
ten von 2015 sind teilweise aus 30 Meter 
Draht gemacht, der gewalzt, gefaltet und 
gedreht wird. Mit diesem beweglichen 
Band aus geschwärztem Silber folge ich 
den Linien einer Zeichnung.“ 

https://www.bayerischer-kunstgewerbeverein.de/
Doris-Betz.html

One-Line-Queen II, 2015, Silber geschwärzt; 
Foto: Bernhard Roth
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Florence Lehmann

"Warum tragen wir Schmuck? Um in die 
Welt hinauszugehen, als ob wir zum ersten 
Mal in Erscheinung treten, um uns passend 
zu machen. 0Ausgehend von der Verbin-
dung zwischen diesem ersten Auftreten 
und dem Tragen von Schmuck untersucht 
sie die Geheimnisse dieses Auftretens. 
Denken Sie an einen Ring, ein Armband, 
eine Halskette. Um ihn anzulegen, damit er 
existiert, zieht man ihn an: und so wird er 
geboren. Denken Sie an sich selbst, an Ihre 
Ankunft in dieser Welt: und so werden Sie 
geboren. Die Reise endet, wenn der Kopf 
des Kindes auftaucht und an der Nase ste-
hen bleibt. Es friert die Zeit ein, um den 
Moment zu erfassen und seine Bedeutung 
besser zu verstehen. Ich mag die Linie (und 
die Begriffe, die sie umfasst), wenn sie neue 
Wahrnehmungsfelder eröffnet, anstatt sie 
zu umschreiben."

https://hedendaagsesieraden.nl/2020/03/04/
florence-lehmann/

Geburt in Gold oder Duktilität, 2004, Halskette, 900% Gold, 
ca. 21 x 14 cm Foto: Florence Lehmann
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Giovanni Corvaja

„Die Brosche besteht aus mehreren hun-
dert kleinen goldenen Dreiecken, die ne-
beneinander und übereinander gelötet 
sind. Mein Ziel war es, ein Objekt zu schaf-
fen, das von innen heraus leuchtet und das 
Licht sich zusammen mit der Bewegung 
des Betrachters wandelt. Ich habe jedes 
Dreieck mit hochglanzpolierten Werkzeu-
gen geschmiedet, um diesen Glanz auf die 
Oberfläche der Goldelemente zu übertra-
gen. Einfache runde Form hebt die Komple-
xität der inneren Geometrie hervor: einer-
seits aus Segmenten, die zur Mitte hin kon-
vergieren, andererseits mit dem Effekt vie-
ler Spiralen. Der Spiraleffekt ist jedoch eine 
optische Täuschung.“

www.giovannicorvaja.com

Runde Brosche, 2018, gelötete und geschmiedete 
Dreiecke, 18kt Gold; Foto: Giovanni Corvaja

Heather Woof

„Mein Design zeichnen sich durch eine 
schlichte Ästhetik und die Liebe zu Mus-
tern, Rhythmus und Bewegung aus. Meine 
Inspirationen beruhen auf der Beobach-
tung der Natur und der Welt. Der Prozess 
des Zeichnens und der methodischen Her-
stellung fließt in meine Entwürfe ein. Mein 
Ziel ist es, Schmuckstücke zu kreieren, die 
ein Gleichgewicht zwischen schlichter Form 
und subtilen Details herstellen.” 

www.heatherwoof.com

Slinkynecklace, Halskette, Silber, vergoldetes Silber; 
Foto: Heather Woof
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Iris Bodemer

„Schmuck ist für mich eine dreidimensio-
nale Zeichnung am Körper, der als Lein-
wand dient. Ich zeichne direkt mit den Ma-
terialien, unmittelbar. Die Linienführung ist 
einer Bleistiftzeichnung entsprechend – die 
Idee ist präsent, Form und Ausdruck erlan-
gen Realität durch die Hände und das 
Werkzeug. Die Linie im Raum ist komplex, 
die Dimensionen können changieren und 
irgendwo zwischen 2D und 3D liegen, je 
nachdem wie sie betrachtet wird. Basis 
meiner Arbeiten ist der "Flaschentrockner" 
von Marcel Duchamp, eine Skulptur und zu-
gleich ein Gedankenexperiment: dieses 
dreidimensionale Objekt wirft einen zwei-
dimensionalen Schatten an die Wand – was 
wenn der Flaschentrockner der Schatten ei-
nes höher dimensionierten Objektes ist? 
Wie mag dieses aussehen?“ 

www.irisbodemer.de

Konstruktion.5, Anhänger 2020, Thermoplast, Silber 
Galvanoplastik, Sammlung Schmuckmuseum Pforzheim; 
Foto: Nicole Eberwein,
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Jacqueline Ryan

„Die zwei Broschen "Superstructure" und 
"Forest City", die ich für die Ausstellung "All 
Along the Line" angefertigt habe, zeigen 3-
dimensionale lineare Strukturen, die wie 
kleine 3-D-"Zeichnungen" im Rahmen sind. 
Während ich sie baue, wachsen sie auf-
grund der Art und Weise, wie sie in über-
lappenden Strukturen zusammengesetzt 
sind, innerhalb der Dimensionsgrenzen ih-
rer Rahmen nach innen und oben, wie klei-
ne Konstruktionen oder Gebäude, die aus 
einem Fundament sprießen. Bevor ich mich 
für 3D-Design und Metallbearbeitung ent-
schied, hatte ich ursprünglich vor, Grafikde-
sign oder Illustration als Beruf zu studieren, 
gab es aber für die Metallverarbeitung auf. 
Nichtsdestotrotz benutzte ich weiterhin 
grafische Werkzeuge - Papier, Stifte und 
Cutter - als Mittel, um meine eigene künst-
lerische Identität als Metallschmied zu fin-
den und zu erforschen. Die Techniken des 
Goldschmiedens haben mir die Möglichkeit 
gegeben, die kleinen und sehr grafischen, 
komplizierten Papierskulpturen, die ich zu 
Metall Schmuck mache, ätherisch umzuset-
zen. Ich versuche, sie in Metall so zu inter-
pretieren, dass der Schmuck die gleichen 
Qualitäten aufweist wie die Papiermaquet-
ten, die Teil meiner Recherche sind. Wenn 
ich Gold und Silber mit einer metallenen 
Handsäge nachzeichne, tritt die Säge an die 
Stelle der Feder und das Gold oder Silber 
wird mein "Papier". Alle Stücke beginnen 
mit handgezeichneten Linien auf dem fla-
chen Blech, die mit einer Säge durchsto-
chen und später gehämmert und in voll-
ständig 3-dimensionale Formen geformt 
werden, die dann zu tragbaren Kunstwer-
ken werden. Da jeder Prozess von Hand 
ausgeführt wird, trägt jedes fertige Stück 
die Spuren, Unvollkommenheiten und Un-
regelmäßigkeiten, die die einzigartige 
Signatur der menschlichen Hand sind. 

Ich glaube, dass die handwerklichen Tech-
niken die unnachahmliche Wärme und Vi-
talität der menschlichen Seele in das Ob-
jekt übertragen und einschließen.“ 

www.jacqueline-ryan.com

Brosche, Email, 750 Gold, ca. 52x60 mm; 
Foto: Jacqueline Ryan
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Juliane Schölß

„Die Ringe und Armreife entstehen im 
Kartoffelguß-Verfahren. Wie eine rotglü-
hende Linie fließt das flüssige Edelmetall in 
der Negativform einer rohen Kartoffel und 
findet seine Verbindung zu einem Ring, 
wenn die Enden der Schmelze aufeinander-
treffen. Manchmal endet diese Linie aus 
flüssigem Metall vorzeitig und erstarrt, 
das Ende bleibt offen. Alle Ringe und Arm-
reife sind Unikate. In Linien oder Reihen als 
Zusammenklang ausgestellt, wird der 
formale und technische Prozess gut 
sichtbar, dazu steigern sich die unter-
schiedlichen Legierungen in ihrer Farbigkeit 
und in ihren Nuancen.“ 

www.julianeschoelss.de

Armreif, Shibuichi, gegossen; Foto: Eva Jünger

Kathrin Sättele

„In meinen zarten und spannungsvollen 
Schmuckstücken suche ich Leichtigkeit und 
plastisches Volumen. Von zentraler Bedeu-
tung ist dabei der Schmiedeprozess. Der 
Hammerschlag bestimmt den Schwung 
und die Stärke der Linien. Indem der Quer-
schnitt von rund zur Fläche wechselt, 
entstehen Formverläufe, die an raumgrei-
fende Kalligrafien erinnern. Das Schmieden 
ist im Laufe der Zeit eine Art „Zeichnen“ 
mit dem Hammer geworden. Das Schmie-
den ermöglicht, leicht, federnd und 
voluminös zu arbeiten.“

www.saettele-schmuck.de

Armreif, Doppeloval, Gold 750, geschmiedet, ca. 9x7cm; 
Foto: Studio 3, Hildesheim
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Khanya Mthethwa

“In Cultural Threads dient meine Halskette 
als Bindeglied zwischen der Zulu-Kultur 
und dem übergreifenden Thema Linie in 
dieser Ausstellung. Inspiriert von der 
Sandalenkunst der Zulu, bei der das Materi-
al von Autoreifen, das mit traditionellen 
Dreiecksmustern verziert ist, wiederver-
wendet wird, wird das Stück zur visuellen 
Erzählung einer kulturellen Kontinuität. Die 
mit Schnüren verwobenen Rautenformen 
sind eine Hommage an die Geometrie der 
Zulu und verbinden Tradition mit der Ge-
genwart. Weiße Perlen symbolisieren Rein-
heit und unterstreichen eine universelle 
Sprache des Schmucks. Cultural Threads ist 
ein lebendiges Zeugnis des dauerhaften 
Dialogs zwischen kulturellem Erbe und der 
sich entwickelnden Linie und webt eine Ge-
schichte, die Zeit und Geografie überdauert."

https://defsa.org.za/author/mthethwa-khanya

Umswenko—Ndlovukazi, 2019, Halsschmuck, Schnur, 
Polymer; Foto: Matome

Kun Zhang

„Meine Arbeit reflektiert einen inneren 
Monolog, eine abstrakte Darstellung einer 
Spannung, hervorgerufen durch die Diskre-
panz zwischen einer bewussten Orientie-
rung in der physischen Welt und poeti-
schen Spekulationen über das Sein. Meine 
kleinformatigen Skulpturen zeigen ein 
Wechselspiel von robusten und schwer 
fassbaren Formen, deren Sensibilität durch 
die Dichte des bearbeiteten Edelholzes 
noch vertieft wird.“ 

https://www.kun-zhang.com

Broschen, 2018, Ebenholz, 247 x 202 x 8 mm; 
Foto: Kun Zhang
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Mandy Rasch

„In meiner Arbeit mit Industrie-Email ist 
die Reduktion auf die Linie das Mittel der 
Ausdrucksform. Die Form allein ist eine Li-
nie. Die Linie gestaltet die Fläche.“

https://mandyrasch.de

Brosche, 2023, Email, Stahl, Silber, ca. 8 cm; 
Foto: Mandy Rasch

Margherita Berselli

„Ich sehe meine Arbeit als eine Untersu-
chung, die sich auf spezifische Elemente 
wie Linien, Faltungen, Erweiterungen, Ein-
schlüsse und Ausrichtungen auf den Körper 
konzentriert. Diese Eigenschaften fand ich 
in der natürlichen Zusammensetzung des 
Turmalinquarzes. Von Anfang an war ich 
fasziniert von diesen schwebenden Linien 
im Inneren des Steins, ihren Positionen im 
hellen Raum, die Abstände zwischen den 
einzelnen Linien. Die Partitur repräsentiert 
für mich den Raum, in dem sich eine Reihe 
von Zeichen abspielt. Partitur ist ein Wort, 
das meine Gruppe von strukturierten Zei-
chen auf einer Oberfläche darstellt. Deren 
spezifische Positionen offenbaren einen 
neuen Rhythmus, der durch meine künstle-
rische Geste entsteht.“

www.agc-it.org/it/soci/604-margherita-berselli.html

"Intersecting Score II" 2020, Brosche, Turmalinquarz,
Obsidian, Edelstahl; Foto: Margherita Berselli
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Margit Jäschke

„Fragt man mich nach dem „roten Faden“ 
in meiner Arbeit, denke ich nicht vorder-
gründig an Ideen, Konzepte, Materialien 
oder Prozesse, sondern an den Begriff des 
„günstigen Augenblicks“. Kairos ist in der 
griechischen Mythologie der Gott des glü-
cklichen Augenblicks und des günstigen 
Zeitpunks. Er steht für das Momentum. Der 
Halsschmuck „The golden thread“ baut auf 
der Idee der goldenen Welle auf. Er wurde 
als Beitrag für die Galerie Marzee zum 40. 
jährigen Geburtstag entwickelt. An einem 
goldene Faden schlängelten sich 40 Farben 
- für jedes gelebte Galeriejahr eine Farbe. 
Gold und Farbe stehen für das Programm 
der Galerie. Das Band war Funktion und In-
halt zugleich. Die Arbeit zeigt das Band 
wieder als funktionales Element, aber auch 
als gestalterisches. Das Band zieht sich 
durch das Leben, mit Unterbrechungen, In-
terventionen und Richtungswechseln. Am 
Ende wird es sich aber unbeirrt schließen.“

http://margit-jaeschke.de

Halsschmuck „On the golden thread“, 2024, Gold, Silber 
feinvergoldet, Kunststoff; Foto: Georg Dobler
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Martina Dempf

„In der Annäherung an natürliche Materia-
lien mache ich ihre Einzigartigkeit sichtbar 
indem ich sie zu Schmuck transformiere. So 
hat mich die Korkenzieher-Haselnuss mit 
ihrem ungewöhnlichen Wuchs, der sich un-
vorhersehbar entwickelnden Linien in ihrer 
ästhetischen Qualität besonders fasziniert 
und gestalterisch herausgefordert. Bei mei-
nen Schmuckobjekten geht es mir nicht 
darum, Materialien umzuformen oder zu 
verfremden, sondern ihre spezifische Aus-
druckskraft zu erfassen.“ 

ttps://www.martina-dempf.de
www.trans-form-dreams.de

Twister, 2018, Korkenzieher-Haselnuss (Corylus avellana), 
Halsschmuck, Silber, Hanf, Stahl; Foto: Harald Müller-Dempf

Sofia Beilharz 

„Geometrie ist stets mein Ausgangspunkt. 
Klare und reduzierte Formen bewegen sich 
von der Zweidimensionalität hin zur Drei-
dimensionalität und entfalten sich. Sie lo-
ten die Beziehung von Einfachheit und 
Komplexität aus und beschreiben den 
Übergang zwischen den Dimensionen. Kör-
per und Bewegung der Trägerin spielen da-
bei eine wichtige Rolle. Grenzen zwischen 
Schmuck, Kleidung und Körper kommen ins 
Fließen, werden aufgehoben, verschwin-
den. Eine Linie besteht aus der Verbindung 
oder Aneinanderreihung von Punkten oder 
anderen kleinen Elementen. Dabei kann sie 
verschiedenen Formen annehmen. Eine Li-
nie allein auf einer Fläche erzeugt schon 
Spannung, lässt unterschiedliche Auftei-
lungen und Proportionen zu. Ob dyna-
misch, ausgeglichen und ruhig, oder aber 
expressiv und spannungsvoll, rund oder 
eckig, alles kann eine Linie ausdrücken. Sie 
kann sowohl bewusst gestaltet und ge-
führt sein, als auch ein Stück weit dem Zu-
fall überlassen werden.“ 

ttps://www.sofiabeilharz.de

Simplum, 2011, Kette, eloxierte Aluminiumröhrchen, Silikon-
band; Foto: Melanie Warnstaedt
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Sonia Pibernat

Spontane Bewegungen, 2018, Brosche, Gold 18 kt,
30 x 12 cm; Foto: Cornelia Wruk

„Meine Forschung konzentriert sich auf die 
Erkundung der Bewegungen meines Kör-
pers. Indem ich mich auf Übungen konzen-
triere, erreiche ich in einen Zustand der Un-
bewusstheit und Freiheit. In diesem Zu-
stand kann ich Grenzen verschieben, mir 
unbekannte Bewegungen entdecken und 
ungewohnte Aspekte meines Körpers er-
fahren. Es erlaubt mir auch, den Raum auf 
eine neue Weise wahrzunehmen. Sobald 
ich diese Bewegungen verinnerlicht habe 
und mich in diesem Raum wohlfühle, wen-
de ich mich den Materialien zu. In der Regel 
verwende ich Papier und Plastik, die ich mit 
meinem ganzen Körper forme, um große 
Volumen zu schaffen. Oder ich schaffe 
spontane Linien, die ein Gefühl der Bewe-
gung hervorrufen. Diese Erkundung bildet 
die Grundlage für meinen Schmuck und 
sind Teil des Projekts "Spontane Bewegung". 
Im Laufe des kreativen Prozesses habe ich 
erkannt, dass das Konzept der Linie für 
mich immer mehr an Bedeutung gewinnt. 
Zusammen mit dem Material ist dieses Ele-
ment die Basis meiner Arbeit. Jedes Stück 
interagiert anders mit dem Körper, dank 
der verschiedenen Formen, die ich durch 
das Spiel mit den Linien erreichen konnte.“ 

https://soniapibernat.com
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Steven Kaplan

„Wenn ich Zeit mit dem Holz verbringe, 
schnitze, Material entferne, die Oberflä-
chen verfeinere und die Wunden glätte, 
werden die verschlungenen Formen leich-
ter, die Äste lösen sich. Ich nenne sie "Teil-
weise unvollendet", und das ist alles, was 
sie jemals sein können. Es sind langsam 
ausgeführte Gesten, die zwischen dem voll-
ständigen Festziehen und Auflösen liegen. 
Ihnen wird die Macht gegeben, ständig un-
gelöst zu sein. Sie sind Objekte der Span-
nung, die nichts an ihren Platz binden als 
ihre eigene Existenz, und sie werden sich 
nie auflösen.“ 

https://www.stevenkp.com

Teilweise gelöster Knoten, Relief (Halskette), 2022, handge-
schnitztes geschwärztes Kirschholz, oxidiertes Sterlingsilber, 
Hirschleder; Foto: Rob Chron
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Carla Riccoboni, Gamma 2008; Foto Sergio Maraboli

Linien und Flächen

Eine waagerechte Linie erinnert uns an ei-
nen Horizont und bringt Weite in unseren 
Blick. Im Wechselspiel von horizontalen 
und vertikalen Linien ergänzen unsere Au-
gen Flächen unterschiedlicher Größen, die 
sich an den jeweiligen Enden der Linien be-
rechnen lassen. Ornamentale Reihungen 
der gleichen Linie oder Streifen wachsen zu 
einer vibrierenden Fläche zusammen. Viele 
Gestaltungsprinzipien widmen sich diesem 
optischen Spiel, das sich in der Stärke des 
Materials sogar zu kleinen Räumen erhebt.
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Andrew Lamb

"Ich beziehe mich in meinen Schmuckstü-
cken auf visuelle Täuschungen und opti-
sche Prinzipien, um die Perfektion der Na-
tur widerzuspiegeln, die durch die wech-
selnden Muster, wie wir die Welt sehen 
und wahrnehmen, abgemildert wird. Die 
Ideen der Serien 'Optical' und 'Colour Chan-
ging' werden durch traditionelle Gold-
schmiedemethoden untermauert. Mein Be-
streben ist es, die ästhetischen Möglichkei-
ten von tragbaren Objekten zu erweitern, 
die die technische Beherrschung durch eine 
rigorose Erforschung der Eigenschaften 
von Draht bewahren."

https://www.andrewlamb.co.uk

Optischer Halsschmuck, 2001, Gold, ø ca. 190mm; 
Foto: Keith Leighton

Andrea Maxa Halmschlager 

„Der Titel „Bortabesken“ verweist auf die 
Begriffe Borte und Arabeske. Letzterer 
kommt aus dem Arabischen und bezeich-
net ein Ornament, das seinen Ursprung in 
der islamischen Kunst haben könnte. Eine 
Arabeske besteht aus ineinander verschlun-
genen Linien mathematisch stilisierter 
Pflanzenranken. Textile Borten in großer 
Vielfalt an Motiven, Stilen, Verarbeitung 
und Dimension bilden das Grundmaterial 
dieser Arbeiten. Aus flachen Zuschnitten 
entstehen variable, dreidimensionale 
Ornamente, deren Vorder- und Rückseite 
ein Wechselspiel von Mustern und Farben 
ergeben."

www.halmschlager.at 

Bortabeske 26_III Halsschmuck, Labelborten, Druckkno ̈pfe, 
Länge: ca. 70 cm; Foto: Andrea MAXA Halmschlager
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Carla Riccoboni

„Der gesamte Planungsprozess konzen-
trierte sich auf die Stimme, die von den 
Studierenden* Segni sul volto (Zeichen auf 
dem Gesicht) als Instrument und Identi-
tätsausdruck ausgewählt wurde. Ähnlich 
wie bei Alphabeten, die durch die Um-
wandlung von Lauten in Symbole entstan-
den, wurde die Stimme jedes Teilnehmers, 
der ein altes chinesisches Gedicht rezitier-
te, aufgezeichnet und mithilfe eines Algo-
rithmus in Linien transkribiert. Durch Über-
lagerung der von den Stimmen erzeugten 
Linien entstand ein blütenblattförmiges 
Bild: das Stimme-Blütenblatt, das die Ver-
schmelzung der Identitäten von den Teil-
nehmenden des kollektiven Werkes, visuali-
siert. Das Stimme-Blütenblatt wurde in drei 
gemeinsam entworfene symbolische Ob-
jekte weiterentwickelt, die für die Bedeu-
tung des Zuhörens, der Auseinanderset-
zung und des Dialogs stehen. Zusammen 
visualisieren sie eine der möglichen Zu-
kunftsperspektiven für Schmuckobjekte: 
die Hybridisierung von technischen und 
biologischen Elementen, eine beunruhigen-
de Vision und wichtiges Thema in der ge-
genwärtigen Debatte über die Folgen des 
technischen Fortschritts. Beim „dritten Ob-
jekt“ handelt es sich um eine Arbeit, die auf 
Augenhöhe getragen wird, die Sicht ver-
sperrt und so die Gedanken nach innen 
lenkt. Sie besteht aus 13 übereinander 
montierten Elementen, die von oben gese-
hen ein vergrößertes Stimme-Blütenblatt 
(petalo-voce) bilden.”

*In der Folge der Pandemie arbeiten drei-
zehn Designer, Architekten und Gold-
schmiede zusammen mit der Frage nach 
die Aktualität und Zukunftsaussichten von 
Schmuck: Tongqiang Bai, Annarita Bianco, 
Gisella Ciullo, Micol Ferrara, Letizia Maggio, 
Simona Materi, Giulia Morellini, Silvia San-
dini, Barbara Uderzo, Cristian Visentin, Clau-
dia Zanella. Konzeption und Leitung Carla 
Riccoboni; LAO-Koordination: Alice Rendon 

https://www.carlariccoboni.it
https://www.artiorafe.it

Zweites Objekt den Körper, 2022, Silber, CAD-Rendering; 
Foto Privat
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Caroline Broadhead

"Mir gefällt die Idee, dass eine Art von Perle 
eine andere Art von Perle darstellt, jede mit 
ihrem eigenen Sinn für Wert und Tradition. 
Ich habe mich schon immer für Dinge inter-
essiert, die sich verändern, Objekte, die 
zwei Identitäten haben oder zwei Funktio-
nen erfüllen können. Das Glasperlennetz 
enthält das Bild einer Perlenkette und 
kann, wenn es aufgespannt ist, als eine Art 
Schal um den Hals getragen werden, aber 
diese Veränderung bedeutet, dass das Bild 
verschwindet, und um es wiederzufinden, 
muss es manipuliert werden, und das erfor-
dert ein wenig Geduld.”

https://carolinebroadhead.com

Frilly Pearls, Halsschmuck, Glasperlen, Faden; Silber; Foto: 
Caroline Broadhead

Erico Nagai

„Japanische Lebensart und japanische Kul-
tur sind in München ein Thema. Auch das 
große Interesse für japanische Ästhetik, ist 
ein Zeichen, dass hier Brücken zur Verbin-
dung gebaut wurden. Diese Brücken wur-
den von Menschen gebaut, in starkem 
Maße auch von Erico Nagai“ 

https://www.hwk-muenchen.de/artikel/erico-nagai-
mittlerin-zwischen-den-kulturen-74,2546,3648.html

Brosche, 2023, Goldgewebe; Foto: Erico Nagai
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Mirjam Hiller

„Die Linie aus der Fläche, die Linie als Stre-
cke, die Linie, die alles zusammenhält, ver-
bindet - sie ist das Grundgerüst meiner Ar-
beiten. Der Ursprung meiner Arbeiten ist 
meist ein Gedanken- oder Gefühlsgebilde, 
das in meiner Vorstellung in alle drei Di-
mensionen ragt. Gedanklich entfalte ich es 
in die Zweidimensionalität und übertrage 
das Ergebnis auf Papier. Der Transfer von 3 
auf nur 2 Dimensionen ermöglicht es mir, 
komplexere Formen zu erfassen, einen 
Überblick zu bekommen. Mit Hilfe der Linie 
strukturiere ich zunächst die Fläche. Ich tei-
le ein, verbinde und begrenze. Die Zeich-
nung auf Papier bleibt vage und dient als 
Orientierung. Mein eigentlicher Stift ist die 
Säge. Mit ihr definiere ich den exakten Ver-
lauf der Linie, sobald die Skizze auf dem 
Blech ist. Diese Linie ist unverrückbar. Sie 
fordert Entscheidungen, Eindeutigkeit, ak-
zeptiert keine Überlappungen. Langsam, 
Millimeter für Millimeter entsteht sie 
durch den Schnitt meiner Säge. Jedes ge-
dankliche Abdriften zeichnet sich ab. So sit-
ze ich und säge meine Linie, meist gedul-
dig, konzentriert, gespannt. Ich säge so lan-
ge, bis sie sich schließlich löst. Sich löst aus 
der Starre. So befreie ich sie aus der Fläche. 
Dann lasse ich sie zurück wachsen in den 
dreidimensionalen Raum. Die Linie mag 
sich ein wenig verändert haben, aber ich 
habe das Gefühl, ein bisschen mehr ver-
standen zu haben.“ 

https://mirjamhiller.com

orichaotea, Fine Art Print, Edition 1/10/2024

orichaota, Brosche, 2023, stainless steel, colour, 
14 x 13 x 4,5 cm Foto: Mirjam Hiller
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Oliver Meinicke

Die Geschichte der „Ehrbarkeit“ (Honoura-
bility) als Erkennungszeichen von Hand-
werkern auf Wanderschaft geht bis an den 
Anfang des 19. Jahrhunderts zurück. Zu die-
ser Zeit sind bereits seit Jahrhunderten 
zünftig reisende Handwerker auf den Stra-
ßen Europas unterwegs, aber auch Scharla-
tane, die sich als vermeintliche Wanderge-
sellen ausgeben, sogenannte „Speckjäger“ 
(ein extrem abfälliger Begriff im Wander-
gesellenjargon für Menschen, die nur vor-
geben, auf Wanderschaft zu sein). „Speck-
jäger“ wollen auf die hilfreichen Wander-
gesellen-Strukturen zurückgreifen und de-
ren guten Ruf für sich in betrügerischer 
Weise nutzen. 

Um dem zu entgegnen, etablierte sich das 
Tragen der „Ehrbarkeit“ als eines mehrerer 
Erkennungszeichen der echten Wanderge-
sellen. Die „Ehrbarkeit“ ist ein gehäkeltes 
Band aus einer Wollschnur mit dem Zei-
chen des jeweiligen Handwerks: 

Rechtschaffenen fremde Maurer- und 
Steinhauergesellen: Schwarz; 
Rechtschaffenen fremde Zimmerer- und 
Schieferdeckergesellen: Schwarz; 
Rolandschacht: Blau; 
Fremder Freiheitsschacht: Rot; 
Freier Begegnungsschacht: Grau 

Die „Ehrbarkeit“ kann nicht erworben wer-
den, sondern wird dem Gesellen verliehen, 
der sich als würdig erwiesen hat. Das „Ein-
binden“ ist gleichbedeutend mit der Auf-
nahme als Vollmitglied in der jeweiligen 
Gruppe. Meist geht eine mehrmonatige 
Probezeit voraus, in der sich die neue Wan-
dergesellin beweisen muss - hinsichtlich 
Ehrlichkeit, Zuverlässigkeit und Kamerad-
schaftlichkeit. Die „Ehrbarkeit“ ist damit 
der sichtbare Beweis, dass sich der Geselle 
zu den oben genannten Werten bekennt 

und diese vertritt. Daher ist es im höchsten 
Maße verpönt, die „Ehrbarkeit“ anderer an-
zufassen. Die „Ehrbarkeit“ zünftig reisen-
der Wandergesellinnen ist unantastbar.“ 

https://de.wikipedia.org/wiki/Wanderjahre

Oliver Meinecke trägt seine Ehrbarkeit anlässlich der Feier 
der Jahresbestmeister 2023; Foto: Privat
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Pei Wu

„Mein Arbeitsweise ist relativ intuitiv, be-
wusst auf emotionalen Ausdruck ausge-
richtet. Dennoch lege ich Wert auf strenge 
Logik und Präzision. Persönliche Gefühle 
sind eine große Quelle der Inspiration; 
durch das Sammeln relevanter Geschichten 
aus der Umgebung und das möglichst tiefe 
Vordringen zur Quelle versuche ich, meine 
Geschichten auf eine soziale Ebene zu brin-
gen und sie so zu erzählen, dass sie ver-
ständlich werden. Die Emotion formt das 
Material, hauptsächlich Steine, in eine spe-
zifische Form. Die Stille meiner Arbeit 
stammt aus einem eingefrorenen Moment 
der Aktion. Die Menschen empfinden mei-
ne Werke anfangs oft als weich und sanft. 
Aber dann kommen die Spannung und das 
Gewicht. Die sanfte Berührung des Materi-
als mit der beklemmenden Form; hinter der 
liebenswerten Erscheinung verbirgt sich 
Verunsicherung. Die Kombination aller Sin-
ne gibt den Seelenzustand wieder. "Wir 
sind uns alle sehr ähnlich", aber wir kom-
munizieren nur wahrhaft miteinander, in-
dem wir tiefste Gefühle ausdrücken.“

https://www.peiwujewellery.com/

Behave!, 2022, Amethyst, Zahnspangen Klötzchen, 
Stahldraht 23 x 16 x 4 cm Foto: Pei Wu
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Peter Skubic

Peter Skubic sagte: „Schmuck ist eine geis-
tige Disziplin“. Zentrale Gestaltungsprinzi-
pien seiner Arbeiten – häufig aus dem un-
gewöhnlichen Material Edelstahl – sind 
Strenge, Klarheit der Proportionen, Präzisi-
on, radikaler Minimalismus und unnachgie-
bige Widerborstigkeit. Spannungsbroschen, 
Balanceobjekte: so lauten die charakteristi-
schen Bezeichnungen einiger Werkgrup-
pen. Der Künstler-Konstrukteur Peter Sku-
bic verstand das Schmuckmachen als Aben-
teuer, Körperaktion, schöpferische Befrei-
ungstat und Grenzüberschreitung. 

Peter Skubic verstarb am 1. Februar 2024. 
Seine Arbeit und seine unermüdliche Suche 
nach der Essenz im Schmuck hat Generati-
onen geprägt. Seine Lehre in Köln und Halle 
inspirierte seine Studierenden. Wir vermis-
sen ihn, seinen Humor und seine positive 
Energie.

https://dnstdm.de/radikal-peter-skubic-schmuck

Brosche, 2008, Stahl, Stahlseil; Foto: Petra Zimmermann
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Stefano Marchetti

"Bei diesen Stücken habe ich zunächst 
Gold- und Silberdrähte zusammengelötet, 
um eine erste Form zu erhalten. Dann wird 
das Metallgewebe geschmiedet und ge-
meißelt, um die gewünschte Form zu erhal-
ten. Schließlich wurde das Silber ver-
braucht und die endgültige Form kam zum 
Vorschein: das Skelett. Ähnlich wie bei der 
analogen Fotografie bleibt das Endergebnis 
bis zum Ende des Prozesses unsichtbar und 
erfordert in der Entwurfsphase Fantasie. 
Auch wenn diese Brosche das Ergebnis ei-
nes Säge- oder Gussverfahrens zu sein 
scheint, würden diese Verfahren nicht das-
selbe Ergebnis liefern. Es ist eine Heraus-
forderung, die Sensibilität der filigranen 
Hammerarbeit auf dünnen Gold- oder Pla-
tindrähten zu erfassen. Das Stück aus Pla-
tin und Shibuichi ist die "Semikolon"-Bro-
sche. Das Semikolon ist in der Schrift ein 
wichtiges Werkzeug, um die Zeit zu kon-
trollieren; es kann sie ausdehnen oder für 
eine bestimmte Zeit einfrieren. Ich liebe 
das Sprechen, und wenn ich es tue, versu-
che ich, mit langen oder kurzen Pausen zu 
spielen. In der geschriebenen Sprache sehe 
ich das Semikolon immer seltener, abgese-
hen von verschiedenen Funktionen, wie z. 
B. in Chats, wo es so geworden ist: ";-)". Eine 
starke Verwendung, aber völlig anders. Die 
Brosche ist eine Hommage an das Semiko-
lon in seiner Verwendung zur Zeitkontrolle." 

https://www.marzee.nl/stefano-marchetti

Semicolon, 2023, Brosche, Platin; Foto: Stefano Marchetti
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Typhaine Le Monnier

„Flächen eines Kreises: Die Funktion folgt 
der Form. Aber: Wie kann man eine Funkti-
on an eine Form anpassen? In diesem Fall 
ist die Form ein Kreis und die Funktion ist, 
ihn zu tragen. Wie trägt man einen Kreis? 
Indem man vermittelnde Elemente hinzu-
fügt, deren Funktion es ist, den Kreis dem 
Körper anzupassen. Die Komposition von 
unterschiedlichen Formen und Materialien, 
wie Stein, Messing oder Holz vermitteln 
sich zueinander und schmücken auch den 
Hals. In der Serie wurden Linien zu Flächen, 
Bänder schlingen sich zu tragbaren Kreisen, 
die um den Hals schweben.“

https://www.galeriedoor.nl/artist/typhaine-le-
monnier

Area of a circle Yellow and Blue, 2019, Halsschmuck, 
Lackierter Stahl, gebeiztes Mahagony, 20cm/2.5cm/2cm; 
Foto: Teresa Santos

Volker Atrops

Es ist eine Anstecknadel der Klotz ist der 
Schmuckteil, zeigt eine Bleistiftlinie, die 
mit der Säge nachgefahren wurde. 
Ho ho hochdekorativ und wiederholt 
nochmal die Symbolik: FadenSchneiden.

https://v-a-info.de

From time to time, I draw a line, Brosche, Holz, 18kt Gold; 
Foto: Volker Atrops
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Die Schnur für Rituale 

Eine Schnur könnte unendlich sein, wenn 
wir unendlich Material fänden oder sie in 
unserer Gedankenwelt verlängern, bis sie 
unsere Vorstellung sprengt. In vielen spiri-
tuellen Wertvorstellungen sind wir ein klei-
ner Teil einer Linie, ein Bindeglied in einer 
Tradition und einem größeren Zusammen-
hang, die von unserer Vergangenheit in die 
Zukunft und darüber hinausführt. Dies 
wird durch das Tragen einer Schnur am 
Körper visualisiert, die für unterschiedliche 
spirituellen Praktiken und Regeln verwen-
det wird.
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Zingulum, lateinisch: Gürtel

„Im Christentum trägt der katholische 
Priester während des Gottesdienstes ein 
Zingulum um die Taille. Es ist eine Schnur, 
die doppelt genommen zum Raffen der 
Albe, dem liturgischen Gewand verwendet 
wird. Sie erinnert daran, dass das Volk Israel 
das Paschamahl vor dem Auszug aus der 
ägyptischen Gefangenschaft gegürtet, das 
heißt, zum Abmarsch bereit gegessen hat. 
Wenn ein Priester der Liturgie gegürtet vor-
steht, so ist das ein Zeichen dafür, dass 
Christen zum Aufbruch bereit sind: Gott 
wird uns befreien aus allem Bedrängtem. 
Wir halten uns für diese Befreiung bereit.“ 
Nicola Riess, Pastoralreferentin, Erzdiözese 
München und Freising 

Auch Klosterbrüder und -schwestern nut-
zen das Zingulum, um ihre Gewänder zu 
gürten. Drei dauerhafte Knoten und erin-
nern an ihre drei Gelübde: Armut, Gehor-
sam und Keuschheit. Die Schlingen werden 
jeweils beim Anlegen gebunden. 

Zingulum, Schnur aus Baumwolle, Leihgabe des Altenheims 
St. Willibrord, München; Foto: Privat
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Tasbīh,arabisch حٍبست

„Die Verwendung der islamischen Gebets-
kette, auch bekannt als Tasbih, um die Wor-
te "SubhanAllah" (Erhaben von jedem 
Makel ist Allah), "AlhamduliLah" (Alles Lob 
und Dank gebührt Allah) und "Allahu Ak-
bar" (Allah ist größer (als alles was uns ein-
fällt)) jeweils 33 Mal zu wiederholen, ist 
eine häufig praktizierte Form des Dhikr 
(Gedenken Allahs) im Islam, vorzugsweise 
nach Ende der rituellen fünf Pflichtgebete. 
Diese Praxis hat tiefe religiöse und spiritu-
elle Bedeutung für viele Muslime und wird 
oft verwendet, um Gott zu preisen, Dank-
barkeit auszudrücken und Allahs Erhaben-
heit zu betonen. Die Zahl 33 wurde traditio-
nell gewählt, da sie in der islamischen Tra-
dition eine besondere Bedeutung hat. Die 
Gesamtzahl von 99 (33 x 3) Perlen auf der 
Gebetskette entspricht den 99 Namen oder 
Attributen Allahs im Islam. Indem Muslime 
diese Worte wiederholen, können sie sich 
auf die verschiedenen Aspekte und Attribu-
te Gottes konzentrieren und eine tiefere 
Verbindung zu ihrer spirituellen Praxis her-
stellen.

Die Verwendung der Tasbih-Kette ist je-
doch keine zwingende Pflicht im Islam, 
sondern eine empfohlene Sunnah-Praxis 
(empfohlene Handlungen, die auf den Leh-
ren des Propheten Muhammad basieren). 
Sie dient dazu, das Bewusstsein für Allah 
und die spirituelle Dimension des Lebens 
zu stärken. Es ist wichtig zu beachten, dass 
die Intention und die Hingabe des Herzens 
bei der Ausführung solcher Handlungen 
von großer Bedeutung sind. Es geht nicht 
nur um mechanische Wiederholungen, son-
dern um die innere Hingabe und das Stre-
ben nach einer tieferen Verbindung zu 
Gott. Die Verwendung der Tasbih-Kette und 
die Praxis des Dhikr sind in vielen muslimi-
schen Kulturen weit verbreitet und tragen 

zur spirituellen Entwicklung und inneren 
Frieden der Gläubigen bei. Es ist eine Form 
des Gedenkens und der Anbetung, die dazu 
dient, die Gedanken zu klären, den Geist zu 
beruhigen und die spirituelle Bindung zu 
stärken.“

Zentralrat der Muslime e.V.

TasbŅh, Schnur, Alabaster; Foto: Privat; Leihgabe von 
Sokol Lamaj, Vorsitzender des Muslimrats München e.V.
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Eruv, hebräisch, בּורֵע, Schabbatgrenze

„Eruv bezeichnet drei Verfahren, die be-
stimmte Aktivitäten erlauben, die nach den 
jüdischen Gesetzen eigentlich am Schabbat 
verboten sind. Meist ist damit ein Eruv für 
das Tragen gemeint, daneben existieren 
aber auch ein Eruv für das Kochen und der 
Eruv für das Reisen. Die Gesetze des Eruv 
sind sehr kompliziert und umfangreich.

Der Eruv für das Tragen, denn die Gläubi-
gen dürfen am Schabbat nichts tragen, also 
auch nicht z.B. den eigenen Hausschlüssel, 
um zur Synagoge zu gehen. Der Eruv Gürtel 
bietet jedoch Möglichkeiten, dieses Verbot 
einzuhalten, indem der Hausschlüssel als 
Teil des Gürtels integriert wird und den-
noch bei verschlossenem Haus zum Gebet 
zu gehen. 

Eruv Gürtel, Leihgabe von Gady Gronich, Generalsekretär 
der Europäischen Rabbinerkonferenz, München; Foto: Privat

Der Eruv fürs Reisen bezeichnet einen sym-
bolischen Zaun um ein jüdisches Wohnge-
biet. Er leitet sich aus dem 2. Buch Mose ab, 
in dem es heißt, dass man am Schabbat 
»seinen Ort« nicht verlassen dürfe (15, 25-
29). Dieser Eruv besteht aus einer Schnur, 
um ein ganzes Stadtviertel einzugrenzen, 
innerhalb dessen Gläubige sich auch am 
Schabbat bewegen dürfen. Die Anzahl der 
einbezogenen Straßen bedeutet zugleich 
auch reichlich Aufwand zur Kontrolle, ob 
der Eruv auch am Schabbat tatsächlich im-
mer noch intakt ist.“ 

https://www.deutschlandfunkkultur.de/der-juedische-
eruv-was-die-schnur-an-manhattans-100.html

Leihgabe Yiftah Avrahami

Eruv-Pfosten am Strand in Tel Aviv, Israel, an 
dem Yiftah während eines Sturms ein abge-
rissenes Stück Eruv-Schnur fand.
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Heilige Schnur im Hinduismus

Indische Brahmanen tragen eine einfache 
Schnur bis heute als Zeichen der Zugehö-
rigkeit zu ihrer Glaubensgruppe. Sie ist „die 
Heilige Schnur“, die einen zum Durchfüh-
ren von Yajnas, von bestimmten Ritualen 
befähigt. Tatsächlich steht die Schnur für 
eine mündliche Überlieferung der religiö-
sen Praxis im Versmaß vom Lehrer an die 
Schüler, bevor die Verse niedergeschrieben 
wurden. In den Sūtras, den Versen wird das 
tägliche Leben präzise geordnet und ge-
naue Regeln für bestimmte Situationen 
vorgegeben. Die Schnur am Oberkörper 
weist die Träger dieses Wissens aus. 

Janeu

„Ein Brahmane trägt nach der Upana-
yanam oder Fadenzeremonie 3 Stränge aus 
je 3 Baumwollfäden quer über den Ober-
körper. Dies steht im Zusammenhang mit 
den Lebensabschnitten eines Brahmanen-
Jungen. Wenn sie ihre Ausbildung begin-
nen, gibt es eine Zeremonie, die Upana-
yanam oder Faden-Zeremonie genannt 
wird, bei der das Brahmanen-Kind in die 
Ausbildung eingeführt wird (dazu gehört 
auch das Lernen der Schriften und der Ge-
bete) - in diesem Stadium wird dem Kind 
ein Satz von drei Fäden gegeben, die es 
ständig tragen muss. Das Kind muss ein Ri-
tual befolgen, bei dem bestimmte Gebete 
gesungen werden, die Sandhya genannt 
werden. Diese Phase wird Brahmachary ge-
nannt. Ein weiterer Satz von 3 Strängen 
wird dem Brahmanen bei einer Zeremonie 
kurz vor der Heirat gegeben, wenn er in die 
Phase des Familienvaters Grahasta eintritt. 
So sind sie verpflichtet, 2 Stränge mit je 3 
Fäden am Oberkörper zu tragen. Der dritte 
Strang mit 3 Fäden wird ebenfalls getra-
gen, da er den Träger davon befreit, ein an-
deres Kleidungsstück zu tragen, das Anga-
vastram oder Oberkörperumhang. Daher 
trägt ein Brahmane nach der Heirat 3 Sets 
mit je 3 Fäden. Diese werden von Zeit zu 
Zeit aufgrund von Abnutzung und Ver-
schleiß gewechselt. Für besondere Poojas 
werden die Fäden in Kurkuma-Wasser ge-
taucht, wodurch sie gelb werden.“

Shreedevi Deshpande, Bangalore, Indien

Janeu, 3 Stränge aus je 3 Baumwollfäden, Leihgabe von 
Shreedevi Deshpande; Foto: Shreedevi Deshpande
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„Der Kusha-Grasring wird hauptsächlich 
für Pitru Pooja (Pooja zur Verehrung der 
Vorfahren) mit 3 Grashalmen verwendet. 
Für glücksverheißende Poojas, die von den 
Kasten der Brahmanen (Priester) und Ksha-
triyas (Krieger) durchgeführt werden, wird 
der 2-strängige Kusha-Ring verwendet. Da-
bei wird ein Grashalm von dem Ring ent-
fernt, den ich dir anbei schicke. Der Priester 
gibt dem Träger (der Person, die die Pooja 
durchführt) den Ring. Nach der Pooja-Zere-
monie wird der Ring vom Finger genom-
men, der Knoten geöffnet und zusammen 
mit allen anderen biologisch abbaubaren 
Pooja-Materialien in einen See, Fluss oder 
ein Meer getaucht (dies wird Visarjan ge-
nannt).“ Shreedevi Deshpande, Bangalore, 
Indien.

Diese Pflanze (Poa cynosuroides bzw. Des-
mostachya bipinnata) ist laut Überliefe-
rung die erste in der Schöpfungsgeschichte 
und wird daher als heilig angesehen. Im 
Zusammenspiel formen die drei Stränge 
dementsprechend eine heilige Schnur und 
symbolisieren die innige Verbindung von 
Körper, Sprache und Geist.

Kusha-Grasring, Leihgabe von Shreedevi Deshpande, 
Bangalore, Indien

Die spirituellen Themen rund um eine 
Schnur am Körper verzweigten sich. Ob es 
heute weltweit praktizierte monotheisti-
sche oder hinduistische Vorstellungen sind, 
verbunden sind sie alle durch eine erfri-
schend eindeutige Visualisierung. Seither 
knüpfen wir an diesem Faden für unsere 
zunehmend komplexe Gedankenwelt und 
unsere diversen transzendenten Vorstel-
lungen an.

Doch können wir die Schnur nicht auch 
wieder als eine gemeinsame Basis, als ein 
unsere Kulturen verbindendes Element se-
hen? Könnten wir die Schnur nicht wieder 
als Ausgangspunkt nehmen, um weitere 
Gemeinsamkeiten und Verbindungen zwi-
schen uns zu erkennen?

Kusha-Grasring
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