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Auf Neptuns Spuren

Die Idee den alljährlichen Kunstapéro zur Saisoneröffnung der Galerien in Basel unter ein
zentrales Motto zu stellen, legte die Fährte zum diesjährigen Thema. Dem Traum vom
Fliegen vom letzten Jahr folgt nun das Element Wasser: auf Neptuns* Spuren.

Wasser spielte gerade in der jüngeren Vergangenheit immer wieder eine wichtige, manch-
mal auch tragische Rolle. Während das kostbare Gut auf manchen Erdteilen fehlt und
Mensch und Natur unter der Dürre leiden lässt, fliesst es auf anderen Erdteilen oft in
Strömen und richtet grosses Unheil an.

Wasser – ein Lebensquell und Unglücksbringer? Dies ist nur einer von vielen Denkansätzen
neben denjenigen, die Ihnen die Künstler der Galerie mit ihren eigens zum diesjährigen
Kunstapéro geschaffenen Werken offerieren.

Ich wünsche Ihnen viele Anregungen und viel Freude beim Betrachten und Entdecken der
Kunstwerke!

Christian R. Ragni und das Team der Galerie HILT

* Römische Mythologie = Neptun; Griechische My-
thologie = Poseidon

Mächtig und seinem Bruder Zeus fast gleichgestellt
war der Meeresgott Poseidon, ursprünglich der Gott
des Süßwassers. Sein Name bedeutet «Herr der
Erde». Er wühlte oder glättete mit seinem Dreizack
das Meer und alle anderen Gewässer. Er wurde
auch Erderschütterer genannt, denn er war Urheber
der unberechenbaren Naturgewalten wie Erdbeben
und Sturm. Poseidon war der ältere Bruder von
Zeus. Wie er liebte er mehrere Frauen und hatte
zahlreiche Nachkommen. Seine Gattin war Am-
phitrite, mit der er ebenfalls Kinder zeugte. Sie war
die Beherrscherin der Meere. Poseidon besass, wie
alle Meeresgötter, die Fähigkeit, seine und die Ge-
stalt von anderen zu ändern. Er verwandelte z.B.
eine von ihm geschwängerte Frau in einen Mann,
die bzw. der dann kein Kind mehr bekam. Andere
machte er unverwundbar (darunter auch seinen
Sohn) oder verwandelte sie in eine Wasserquelle.
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Wasserwege, 2005
4 Aquarelle, je 34 x 24 cm

Viktor Hottinger (*1944)

Schon als 14jähriger hat er erste Landschaften gemalt.
Nach einer Phase als kaufmännischer Angestellter,
kann sich die schlummernde Berufung zum Kunstmaler
allmählich entfalten: Von 1969 bis 1976 arbeitet er als
Grafiker in einer kleinen Werbeagentur. Seit 1973 prä-
sentiert Viktor Hottinger seine Arbeiten regelmässig im
In- und Ausland.

Von 1975 bis 1985 ist er an der Kunstmesse «ART
Basel» vertreten. Bis heute hat er in über 170 Ausstel-
lungen seine Bilder gezeigt. Seit 1984 malt und zeich-
net er seine Tagebuchblätter, die mit Skizzen, bildhaf-
ten Wortspielereien und gestalterisch-assoziativen Ge-
dankennotizen angefüllt sind. Die Sammlung ist inzwi-
schen auf 7'700 Blätter im Format 30 x 40 cm ange-
wachsen.

Seit 1987 arbeitet er vermehrt projektorientiert. Seine Aktionen finden auch in der Presse und in Radio und
Fernsehen verstärkt Beachtung («LandArt», 1987; «Kunststück-Mappe», 1989; Tagebuch «Mein tägliches
Brot», 1994; «Stand-Bilder», 1994: «Wegweiser», 1998; «Zwölf Nächte im Wald», 1999; «Fall-Studien»         
(Lothar), 2000, «Gotthard-Unteralp 2050», 2000; «Morgentau», 2002; «366x Alltag», 2003; «OberWasser»,
2004/2005).

Er malt überwiegend in Aquarell- und Acryl-Technik. In den Bildern dominiert die künstlerische Auseinander-
setzung mit den Licht- und Farbwechseln, die im Laufe eines Tages den Charakter und die Ausstrahlung einer
Landschaft tiefgreifend verändern können. In einer ersten Phase muss mit dem Pinsel «etwas passieren». Der
Kopf ist ausgeschaltet, etwas spontanes geschieht. Die subjektiven Eindrücke und Erlebnisse werden unwill-
kürlich gespeichert. Dies leitet über in die zweite Phase, in die Bewusstseins- oder Reflexionsphase. Die Ein-
drücke und Erlebnisse ordnen und formen sich zu «ganzen» inneren Bilder. Damit beginnt die dritte, die kom-
positorische Phase, die sich im Malprozess – gleichsam im Dialog mit den gespeicherten inneren Bildern –
vollzieht.

Kulinarische Tragödie, 1990
Draht, Ton, Stoff, Holz, 55 x 20 x 25 cm

Hanspeter Kamm (*1938)

Nach ersten Jahren in Winterthur zog sein Familie
nach Glarus. In Zürich lernte Hanspeter Kamm
Schaufensterdekorateur und arbeitete danach in
Winterthur beim Konsumverein. Er bildete sich
zum Grafiker und Karikaturisten weiter, arbeitete
dann in verschiedenen Ateliers und Werbeagentu-
ren, bevor er 1968 Art Director und Atelierleiter ei-
ner bedeutenden Werbeagentur in Stuttgart wur-
de. Drei Jahre später eröffnete er sein eigenes
Atelier für Grafik-Design. Im Jahr 1978, nach der
Trennung von seiner Frau, verliess er Deutsch-
land, um im Zürcher Unterland als Hausmann, Er-
zieher seiner Kinder, Werber/Grafiker und Künst-
ler zu wirken.

Aus der alltäglichen Auseinandersetzung mit seinen Kindern entstanden erste Objekte aus Modellierton mit
humorvollen oder ironischen Themen. Seine Technik und sein Umgang mit neuen Werkstoffen wurde allmählich
immer anspruchsvoller und er experimentierfreudiger. Mit Draht und Blech erweiterte er seine Ausdrucksmög-
lichkeit. Mit dem sogenannten «Kamm-Zwirbel» begann er den Kleinplastiken ihren Halt zu geben, Drahtverfor-
mungen und -verknotungen erlaubten extreme, ausladende Bewegungen und ergaben einen eigenwilligen und
handwerklichen Reiz. Die modellierten Figuren verliessen immer mehr ihre feste Position und bevölkerten zu-
sehends Flugobjekte und Vehikel aller Art. Immer noch heiter, aber mehrschichtiger und hintergründiger, wurde
«Fortbewegung» zum dominierenden Thema. Durch die kontrastierenden Verzerrungen erhielten die Figuren
ihren eigenartigen Ausdruck und durch die vorgetäuschte Richtigkeit der Kleidung, insbesondere des Falten-
wurfs, ihre Dynamik.
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Liuba Kirova (*1943)

1956 – 61 besuchte sie die Kunstgewerbeschule
und dann bis 1967 die Kunstakademie von Sofia.
Gleich anschliessend zog sie für drei Jahre nach
Paris, und bereits im darauf folgenden Jahr konnte
sie dort ihre Werke in einer Einzelausstellung zei-
gen. In Mailand, wo sie die darauffolgenden sieben
Jahre lebte, folgten wiederum mehrere Ausstellun-
gen, 1972 erhielt sie den Torchietto-Preis.

2002 erhielt sie als erste Frau den «Preis für Kunst,
Literatur und Wissenschaft» der jurassischen Re-
gierung.

Ausstellungen in Museen und Galerien in Europa
und den USA sowie die Realisierung eines grossen
Freskos im internationalen Kongresspalast von
Yokohama/Japan machten sie auch international
bekannt.

Sie arbeitet mit vielen der traditionellen Techniken
wie Aquarell, Öl, Enkaustik und Acrl. Zu einer ihrer
grossen Leidenschaften  entwickelte  sich die Litho-

Neptune 2, 2005
Aquarell, 40 x 40 cm

graphie (Steindruck).Ihre Bilder sind voller Vitalität und Lebensfreude, sie bewegen sich zwischen Realismus
und Impressionismus, das künstlerische Werk zeigt die ihr eigene Urkraft, ihren Humor, ihre Menschlichkeit
und Weiblichkeit.

Mario Masini (*1943)

Seit 1972 gestaltet er regelmässig Ausstellungen. Für Projekte, so
sagt er, tauge seine Arbeitsweise nicht, weil diese viel zu ge-
mächlich und zu unsystematisch sei. Seit rund 10 Jahren ist er
einen Tag in der Woche als Kunstlehrer an einem Gymnasium bei
Montreux tätig.

In seinem Atelier sieht alles alt und gebraucht aus. Skurriles und
Amüsantes findet sich nebst Morbidem und Düsterem. Mario Ma-
sini spricht selber von einem «journal intime» oder auch von ei-
nem persönlichen Museum, in welchem seine Erinnerungen auf-
bewahrt werden. Doch es ist mehr: es zeigt sich die Welt des
Künstlers. Bemerkenswert ist, dass der Übergang von bloss ge-
sammelten Erinnerungsstücken zu bearbeiteten Plastiken ganz
fliessend ist. Die Plastiken sind  mit malerischen Elementen er-
gänzt, und umgekehrt finden sich in den Bildern oft plastische
Elemente. Auch Bücher und Zeitungen werden in den Werken
gestalterisch verwendet – sowohl plastisch als auch kalligrafisch.

Mario Masini geht es vor allem um die Darstellung innerer Erleb-
niswelten, von Gefühlen, Erinnerungen, bleibenden Eindrücken
und prägenden Gedanken. Bestimmend geworden ist dabei  auch

Dans l’eau morte, 2005
Mischtechnik / Collage, 29,5 x 21 cm

die Auseinandersetzung mit der Psychoanalyse, mit der «Domestizierung des inneren Tieres», wie er sich aus-
drückt.

In der Verwendung von Techniken und Materialien ist Mario Masini ausserordentlich vielfältig: Kohle, Asche,
Sand, Kreide, Tinte, Acryl und Öl werden mit Relief-, Collage- und Kalligrafietechniken komplex kombiniert.
Räumlich-sphärische Gestaltungsprinzipien werden mit strengen geometrischen Formen in der Ebene und
raffinierten Farbkompositionen zusammengebracht.
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Regula Mathys (*1964)

Nach dem Lehrerseminar belegte sie Malkurse und den Vorkurs an der Schule für Gestaltung in Zürich. Beein-
druckend für sie war eine Kunstreise nach Mittel- und Südamerika. Danach begann sie ein Psychologiestudium
an den Universitäten von Basel und Bern. Das Nebenfach Kunstgeschichte vermochte sie jedoch mehr und
nachhaltiger zu faszinieren.

Die Künstlerin malt, unabhängig von den jeweiligen Motiven, zwei Arten von Bildern: Bei den einen ist sie hoch-
konzentriert, malt nach einer Idee und einer vorgegebenen Grundkonstruktion, setzt jeden Strich kühl und exakt,
in einem ganz bestimmten, präzisen Rhythmus. Diese Dominanz in der Bildkomposition schöpft die Künstlerin
aus der Liebe zu Ordnung und Disziplin; besonders schön ist sie in ihren kalligraphischen Bildern zu sehen.

Beim anderen Typus lässt die Künstlerin mehr Intuition und  Empfindung zu,  geht  auch einmal einem sponta-
nen Einfall nach, sieht das entstehende Werk insgesamt «organischer», lebendiger, weniger streng und formal.
Gleich bleibt dabei ihre
Maltechnik und der Vorgang
beim Bildaufbau: Noch be-
vor Regula Mathys das zu
malende Bild zu Papier oder
auf die Leinwand bringt, hat
sie es in der Konzeption ge-
danklich bereits festgelegt.
Farbschichten werden über-
einandergelegt, überdeckt
und wieder weggekritzelt. Es
gilt also, ein Gedankenpro-
jekt möglichst genau male-
risch umzusetzen.

Unter den Wogen muss die Freiheit wohl grenzenlos sein..., 2005
Gouache, Strukturton, Tusche auf Leinwand, 70 x 170 cm

Alles Leben kommt aus dem Meer, 1999
Mischtechnik auf Holz, 66,5 x 40 cm

Veronika Raich (*1957)

Veronika Raich setzt sich in ihrer Arbeit mit dem Menschsein in die-
ser Welt auseinander. Die oft kalligraphische Bildsprache weist dem
Betrachter den Weg: in den Bildern der Künstlerin sind Geschichten
von vielschichtiger Maltechnik zu entdecken und freizulegen.

Diese oftmals ornamenthafte Zeichensprache entsteht in handwerkl
cher Arbeit. Veronika Raich kniet auf den Bilder, ritzt ein, meisselt,
übermalt und trägt Farbschichten ab. Die Umsetzung des Erlebten in
Bildern entsteht dabei in ganz unterschiedlichen Entstehungsprozes
sen – manchmal harmonisch und vereint mit Werk und Gefühlswelt, oft
impulsiv, kraftvoll und orkanartig ringend, dann wieder sanft und
versöhnlich.

Sie ringt im kreativen Prozess mit sich selber, konfrontativ wie me-
ditativ, um aus ihrem Leben heraus immer wieder von neuem eine
Ganzheit zu erschaffen.
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Rosemonde (*1945)

Aufgewachsen ist Rosemonde inmitten von Sammlerstücken
aus aller Welt in einem an Kunst und Ethnologie interessier-
ten elterlichen Umfeld. Sie besuchte die École des Beaux
Arts, die sie 1967 mit Auszeichnung abschloss.

Die fragil wirkende junge Frau konzentrierte sich auf den
Kupferstich, eine Technik, die ihrem Sinn für präzise Hand
schrift und feinfühlige Arbeit entspricht. Zu ihrer Wahl befragt,
meint sie: «C‘est la technique la plus franche, celle qui pa
donne le moins».

1968/69 arbeitete Rosemonde in Grossbritannien an Grafi-
ken. Von bunten, halb abgerissenen Plakaten im tristen Grau
der Londoner Mauern wurde sie dazu inspiriert, eine eigene
Technik zu entwickeln: Sie zerriss und zerschnitt eigene Bil-
der, bearbeitete sie weiter und fügte sie zu neuen zusam-
men. Sie arbeitete mit alten Zahnbürsten und Pflanzenfarben
und nahm als Bildträger eine mit Leim und Gips beschichtete
Holzplatte.

Neptune – Cible, 2005
Peinture gravée, 30 x 30 cm

Die Künstlerin reiste ab 1972 oft in ferne Länder, wo sie Kulturen kennenlernte, die ihr künstlerisches Schaffen
bis heute prägen. Obwohl auch die Mysterien Ladakhs oder Pakistans, die osmanische Grab-Ornamentik oder
die Seidenstrasse sie faszinieren, fand sie in Afrika das Herz und die Seele ihrer kreativen Inspiration.

Rosemonde modelliert zuerst den Bilduntergrund. Leim und Gips auf Holz färbt sie ein und ritzt darin die Basis-
komposition ein. Schicht für Schicht bearbeitet sie ihn weiter, bemalt, bezeichnet, beklebt, schmirgelt ab, kratzt
ein und erhöht mit der Feder weiter. Wie vom Wind geschaffene Sanddünen und gebirgige Erhebungen entste-
hen so auf den vorwiegend in Blau-, Rot- und Brauntönen gehaltenen Bildern.

Heiri Strub (*1916)

Geboren und aufgewachsen ist Heiri
Strub in Riehen, dem damaligen
Handwerker- und Bauerndorf. Über
Basel und Berlin landete er vor drei
Jahrzehnten in Allschwil. Seit 63 Jah-
ren – respektive 69 Jahren – ist er mit
Lotti Arnold, der Mitdenkerin-Mit-
leiderin-Mitfreuerin, verheiratet. Sie
und ihre Tochter Olga, erfolgreiche
Schauspielerin, sind die unmittelbar-
sten kritischen Experten von Strubs
vielseitigen künstlerischen Arbeiten.

Der ungenaue Ausdruck «Kunst»
passt ihm nicht. Er versteht sich als
Handwerker. Als ausgebildeter Typo-
graf und Grafiker zeichnet er, litho-
grafiert, radiert, stichelt er Holzstiche
und schneidet in Linol, er modelliert
und malt Larven, und malt Bilder in
Aquarell und Öl... er schreibt Texte
und Essays über Kulturpolitik und
Kunstgeschichte.

S-O-S, 2005
Aquarell auf Papier, 70 x 50 cm

Geheimnisvolltuende Bilder die langer Interpretationen bedürfen, liegen ihm nicht. Er liebt den direkten Bild-
ausdruck im gesellschaftlichen Engagement. Unser heutiges Leben, beherrscht von Geld und Gewalt, braucht
kritische Denkanstösse. Davon zeugen seine vielen Buchillustrationen und Kinderbücher, seine Plakate und
seine Bilder. Seine Fasnachtsbilder und Larven sind ein Beitrag zu jener Kultur, die tief im Volk verwurzelt ist.

Jene Mächtigen, die nach dem Weltmeistertitel im Geldanhäufen streben, über Leichen und Existenzen gehen,
mag er nicht. Umgekehrt: sie ihn auch nicht – was er ein Leben lang zu spüren bekam.
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