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Stephan Wittmer arbeitet mit Bildern in Bewegung. Er untersucht Fotografien, Objekte 
und kulturelle Zeichen als Träger von Erinnerung, Erfahrung und Bedeutung.
Seine Arbeiten entstehen aus fotografischen Fragmenten, Fundstücken, Verpackungen, 
Textilien und Alltagsobjekten, die in neue Zusammenhänge überführt werden. Dabei 
interessieren ihn weniger die Bilder selbst als ihre Wege, ihre Transformationen und ihre 
Wirkung auf unsere Wahrnehmung.

Zwischen Fotografie, Installation und räumlicher Setzung entwickelt Wittmer Bildräume, 
in denen sich persönliche und kollektive Erfahrungen überlagern. Materialität wird dabei 
zum Bedeutungsträger: Oberflächen, Spuren und Fundstücke fungieren als Speicher von 
Erfahrungen, Erinnerungen und kulturellen Erzählungen. So entstehen Arbeiten, die Bilder 
nicht als abgeschlossene Darstellungen verstehen, sondern als bewegliche Elemente 
innerhalb eines grösseren kulturellen Zusammenhangs.

Im Zentrum seiner Arbeit steht die Bewegung von Bildern durch Materialien, Räume 
und gesellschaftliche Kontexte. Seine Werke verstehen sich als temporäre Verdichtungen 
innerhalb eines fortlaufenden Kreislaufs von Wahrnehmung, Erinnerung und kultureller 
Übersetzung.

Seine künstlerische Praxis bewegt sich an der Schnittstelle von Kunstproduktion, Publikation 
und Kuratieren.
Ausstellung, Magazin und öffentlicher Diskurs versteht er als miteinander verbundene 
Formen einer erweiterten Bildpraxis:
Woher kommen Bilder, wie bewegen sie sich durch die Welt – und was hinterlassen sie 
bei uns dabei?

Stephan Wittmer works with images in motion. He investigates photographs, objects, 
and cultural signs as carriers of memory, experience, and meaning.
His works emerge from photographic fragments, found objects, packaging, textiles, and 
everyday materials that are reconfigured into new contexts. What interests him is not so 
much the images themselves, but their trajectories, transformations, and the ways they 
shape our perception.

Working across photography, installation, and spatial arrangements, Wittmer creates 
image spaces in which personal and collective experiences overlap. Materiality beco-
mes a vehicle of meaning: surfaces, traces, and found objects function as repositories 
of experience, memory, and cultural narratives. His works therefore do not approach 
images as fixed representations, but as mobile elements within a broader cultural frame-
work.

At the core of his practice lies the movement of images through materials, spaces, and social 
contexts. His works can be understood as temporary condensations within an ongoing 
cycle of perception, memory, and cultural translation.

Wittmer‘s artistic practice operates at the intersection of art production, publishing, and 
curating. He regards exhibitions, magazines, and public discourse as interconnected 
forms of an expanded image practice.

His work is guided by a recurring question:
Where do images come from, how do they circulate through the world, and what traces 
do they leave behind?



PASSAGE, 2026
700 × 280 cm
Material: Jute (partiell gebleicht), Stoff, Faden, Glasperlen, Souvenirs, Medaillons, Metallteile, Nylonseil, Wasserkanister

Ausstellungsansicht: KARAWANE Kunstraum Hochdorf, Mai 2026



PASSAGE (Detail), 2026 
700 × 280 cm
Material: Jute (partiell gebleicht), Stoff, Faden, Glasperlen, Souvenirs, Medaillons, Metallteile, Nylonseil, Wasserkanister



SHELTER, 2026
250 × 230 × 100 cm
Material: Wellblech mit aufgekleistertem Fotodruck, Holzkonstruktion

Ausstellungsansicht: KARAWANE Kunstraum Hochdorf, Mai 2026



UNDER THE SKIN, 2026
180 × 140 cm
Acryllackfarbe auf Baumwolle, Wassermelonen Etiketten auf Notizpapier, Buchumschlag, Photoscan  und
Photodruck auf Farbfeld

WHAT LOOKS AT US, 2026
180 × 140 cm
Acryllackfarbe auf Baumwolle, Photodruck und Schmucksteine auf Folie auf Farbfeld



IN BETWEEN, 2026
70 x 100 cm
Acryllackfarbe auf Baumwolle, Verpackungskarton für Datteln, Digitaldruck und Warnhinweis auf Farbfeld auf 
Acryllackfarbe 

PASSAGE bildet das Zentrum der Ausstellung KARAWANE. Die grossformatige Arbeit aus gebleichter Jute, 
Fäden, Glasperlen, Souvenirs und Fundstücken erscheint als durchlässige Bildhaut zwischen Membran, Karte 
und Landschaft. Eingearbeitete Objekte markieren die Oberfläche wie Koordinaten einer persönlichen Topografie; 
gebleichte Zonen werden zu fragmentarischen Kontinenten, Wolken oder ziehenden Körpern.

Ein Wasserkanister hält die Arbeit über ein Nylonseil unter Spannung. Sichtbares Gewicht und fragile Materialität 
verbinden sich zu einem Gefüge aus Bewegung, Erinnerung und Halt. Die umliegenden Arbeiten erweitern diese 
Themen um Fragen nach Körper, Wahrnehmung, kultureller Überlagerung und Verletzlichkeit.

KARAWANE versteht Ausstellung als räumliche Choreografie. Die Werke erscheinen nicht als isolierte Objekte, 
sondern als Stationen innerhalb eines offenen Beziehungsraums, in dem Bilder, Materialien und Betrachter mit-
einander in Bewegung geraten.

PASSAGE forms the centrepiece of the exhibition KARAWANE. The large-scale work, composed of bleached 
jute, threads, glass beads, souvenirs and found objects, appears as a permeable image surface situated between 
membrane, map and landscape. Embedded elements mark the surface like coordinates within a personal topo-
graphy, while the bleached areas become fragmentary continents, clouds or drifting bodies.

A water container holds the work under tension by means of a nylon rope. Visible weight and fragile materiality 
come together in a structure shaped by movement, memory and support. The surrounding works extend these 
themes through questions of the body, perception, cultural overlap and vulnerability.

KARAWANE understands exhibition-making as a spatial choreography. The works do not appear as isolated 
objects, but as stations within an open relational field in which images, materials and viewers are set into motion.



ACCESS 0/O

Aus Handläufen des ehemaligen Kunstmuseum Luzern (1933–2000) entwickelt Stephan Wittmer zwei Rahmen-
elemente zwischen Architektur, Skulptur und Bildträger. Der geschlossene Rahmen erscheint als „0“ oder „O“, 
die offene Form erinnert an eine Sprechblase. Die Spuren jahrzehntelanger Nutzung verdichten sich zu einer 
räumlichen Zeichensprache, in der Bewegung, Berührung und Erinnerung eingeschrieben bleiben. ACCESS 0/O 
thematisiert Zugang nicht als Abbildung, sondern als körperliche und kulturelle Erfahrung.

ACCESS 0/O, 2026
zwei Teile, links (geschlossene Form): 235 x 145 cm, rechts (offene Form): 62 x 330 cm
Idee, Konzeption und Planung: Stephan Wittmer
Restaurierung und Montage: Franco Ulloni
Metallverbindungen: Sascha Zbinden
Handläufe aus dem Materialnachlass von Hanspeter von Ah

Using handrails from the former Lucerne Museum of Art (1933–2000), Stephan Wittmer develops two frame 
elements situated between architecture, sculpture and image support. The closed frame appears as a “0” or “O”, 
while the open form recalls a speech bubble.
The traces of decades of use condense into a spatial sign language in which movement, touch and memory 
remain inscribed. ACCESS 0/O addresses access not as representation, but as a physical and cultural experience.



SUPER WIDE DEEP WAIST 

Die Ausstellung im APROPOS versammelt Arbeiten, die sich mit Schwellen, Projektionen und kulturellen 
Zeichen beschäftigen. Fotografische Fragmente, Fundstücke und Alltagsobjekte erscheinen als Bildträger, deren 
Bedeutung sich durch Verschiebung und Neuordnung verändert. Zwischen OPEN V, VEIL, THREE HORSES, 
1000 SUNS und EMPTY CHAIR entsteht ein Beziehungsraum, in dem Verbergen und Zeigen, Erinnerung und 
Projektion, Materialität und Bildwirkung miteinander in Dialog treten. Die Ausstellung versteht den Raum selbst 
als Teil des Bildes.

Ausstellungsansicht: SUPER WIDE DEEP WAIST, Ausstellungsraum APROPOS, Juni 2026

The exhibition SUPER WIDE DEEP WAIST brings together works concerned with thresholds, projections and 
cultural signs. Photographic fragments, found objects and everyday materials appear as image carriers whose 
meanings shift through displacement and reconfiguration.
Between OPEN V, VEIL, THREE HORSES, 1000 SUNS and EMPTY CHAIR, a relational space emerges in 
which concealment and revelation, memory and projection, materiality and image-making enter into dialogue. 
The exhibition understands space itself as part of the image.



VEIL, 2026
100 x 950 cm und 200 x 200 cm
Material: Acrylfarbe auf Wand und Lamellenvorhang
Ausstellungsansicht: SUPER WIDE DEEP WAIST, Ausstellungsraum APROPOS, Juni 2026



1000 SUNS, 2026
70 × 70 cm
Acryllackfarbe auf Baumwolle, Loteria Karten

OPEN V, 2026
100 x 90 cm
Material: Jeans, Faden, Glasperlen, Souvenirs, Medaillons, Metallteile



THREE HORSES, 2026
200 × 140 cm
Acryllackfarbe auf Baumwolle, Makulaturdruck und Loteria Karten

In THREE HORSES überlagern sich Druckfragmente polizeilicher Pferdeszenen, Spielkarten und Farbräume zu 
einem offenen Bildgefüge. Die verwendeten Bildreste erscheinen als Spuren kultureller Zirkulation, in denen sich 
Erinnerung, Projektion und gesellschaftliche Ordnung begegnen. Die Arbeit versteht das Bild nicht als Darstellung, 
sondern als Verdichtung unterschiedlicher Bildgeschichten.

In THREE HORSES, fragments of printed images depicting police horses, playing cards and fields of colour 
overlap to form an open visual structure. The image remnants appear as traces of cultural circulation, where 
memory, projection and social order intersect. The work approaches the image not as representation, but as a 
condensation of different image histories.



HORSES, 2026
200 × 140 cm
Acryllackfarbe auf Baumwolle, Makulaturdruck und Papel Picado

HOUSE, 2026
200 × 140 cm
Acryllackfarbe auf Baumwolle, Makulaturdruck und Streichholzverpackung



BLIMP bewegt sich zwischen technischer Codierung und subjektiver Setzung. Das rot-weisse Raster erinnert 
an Signalfarben funktionaler Architekturen und Systeme der Orientierung. In der Malerei verliert diese Ordnung 
jedoch ihre Eindeutigkeit. Spuren, Tropfen und Unebenheiten verschieben die Geometrie in eine körperliche und 
materielle Präsenz.

Zwei kleine Sticker erscheinen als Fremdkörper innerhalb dieser Struktur. Sie durchbrechen die Logik des Rasters 
und öffnen den Bildraum für andere Bildwelten und Assoziationen.

So entsteht ein Werk, das weniger auf Funktion verweist als auf Wahrnehmung. Sichtbarkeit und Irritation, 
Ordnung und Offenheit greifen ineinander und lassen ein Bild entstehen, das sich einer eindeutigen Festlegung 
entzieht.

BLIMP unfolds between technical coding and subjective intervention. The red-and-white grid recalls the signal 
colours of functional architecture and systems of orientation. In painting, however, this order loses its certainty. 
Traces, drips and irregularities shift the geometry into a physical and material presence.

Two small stickers appear as intrusions within this structure. They interrupt the logic of the grid and open the 
image space to other visual worlds and associations.

The work thus refers less to function than to perception. Visibility and disruption, order and openness intersect, 
creating an image that resists a fixed interpretation.

BLIMP, 2025 
200 x 140 cm
Acryl auf Leinwand, 2 Stickers



In FLOORPLAN überlagern sich unterschiedliche Räume, Wege und Erinnerungsspuren zu einer offenen 
Kartografie. Ein Touristenflyer aus den 1980er Jahren, die Verpackungsfolie eines Blackwater-Tabs, ein 
Glühstrumpf und die schnelle Skizze eines Wohnungsgrundrisses verbinden persönliche Erfahrungen mit 
kulturellen und alltäglichen Referenzen.

Zwischen dem weissen oberen Feld und der rohen Jute entsteht ein Spannungsraum, in dem Mobilität, 
Landschaft, Kunstgeschichte und Gegenwart ineinandergreifen. FLOORPLAN versteht Kartografie nicht 
als Beschreibung eines Ortes, sondern als Verdichtung von Wegen, Erfahrungen und Beziehungen.

In FLOORPLAN, different spaces, routes and traces of memory overlap to form an open cartography.
A tourist flyer from the 1980s, the packaging foil of a Blackwater tab, a gas mantle and a quick sketch of 
a floor plan connect personal experiences with cultural and everyday references.

Between the white upper field and the raw jute surface, a space of tension emerges in which mobility, 
landscape, art history and the present intertwine. FLOORPLAN understands cartography not as the 
description of a place, but as a condensation of paths, experiences and relationships.

FLOORPLAN, 2025
125 x 90 cm
Acryl auf Jute, Toristenflyer, Verpackungsfolien, Glühstrumpf und Kugelschreiberskizze auf Karton



WELCOME bewegt sich zwischen Bildfläche, Bildschirm und Projektionsraum. Ein tiefes Schwarz 
dominiert die Leinwand und erinnert an einen Zustand des Wartens oder der Unterbrechung. Links 
oben öffnet sich ein kleiner Ausschnitt eines Sternenhimmels, der zwischen kosmischer Weite und 
digitalem Bildraum oszilliert.
Daneben erscheint ein einfacher Hotelschlüssel mit der Aufschrift „Welcome“. Die unscheinbare Geste 
verbindet das Alltägliche mit dem Imaginären und verschiebt die Aufmerksamkeit vom Bildmotiv auf 
die Bedingungen des Ankommens, Betrachtens und Aufenthalts.
WELCOME thematisiert Bilder als Orte der Projektion. Zwischen Nähe und Ferne, Verheissung und 
Leerstelle entsteht ein offener Raum für eigene Vorstellungen und Erinnerungen.

Wir sind überall willkommen – und gleichzeitig nirgendwo wirklich zuhause.

WELCOME moves between image surface, screen and space of projection. A deep black dominates 
the canvas, evoking a state of waiting or interruption. In the upper left corner, a small fragment of a 
star-filled sky opens up, oscillating between cosmic vastness and digital image space.
Next to it appears a simple hotel key bearing the word “Welcome”. This modest gesture connects the 
everyday with the imaginary and shifts attention from the image itself to the conditions of arrival, 
observation and presence.
WELCOME explores images as sites of projection. Between proximity and distance, promise and 
absence, an open space emerges for personal associations and memories.

We are welcomed everywhere — and yet never entirely at home.

WELCOME, 2025
120 x 80 cm
Acryl auf Leinwand, Plakatausschnitt und Hotelschlüssel aus Kunststoff



FIREPLACE (MONSTER), 2023
15 x 57 x 57cm
Teppichausschnitt mit 12 Getränkedosen

Ausstellungsansicht: WHAT REMAINS SHROUDED IN DARKNESS, Juni 2023, Durden and Ray, Los Angeles USA



TRAILERLAND, 2023. Photographie (Unikat), Digitaldruck auf Plüsch.
150 x 200 x 5 cm
Holz, Postitch, Metallklammern und zerdrückte Aluminiumdosen

TRADER JOE, 2023
32 x 28 x 45 cm
Kartonschachtel mit Plastikhalmen

Ausstellungsansicht: WHAT REMAINS SHROUDED IN DARKNESS, Juni 2023, Durden and Ray, Los Angeles USA
Wolkenzeichnung von Pat Treyer



TRAILERLAND, 2022
150 x 200 cm,
Photographie (Unikat), Digitadruck auf Plüsch, Metallklammern, Holz, Schild, Aludosen

Objekte, digitale Photodrucke und Archiv mit diversen Gegenständen

Ausstellungsansicht: TIN CAN_COPY3, Projektraum Bollag Basel, September 2022



Ausstellungen

2026
Deserto Rosso, Redaktion Luzern
Super Wide Deep Waist, Apropos Luzern
FULL HOUSE, Villa Musegg, Luzern
Ozeane Fliessen Aufwärts, EWZ Selnau, Zürich
you make me shiver - I feel so tender, FABRIKculture Hegenheim FR und LABOR Köln, 
D
SANTA MARIA, Redaktion Luzern
Karawane, Kunstraum Hochdorf (mit Henri Spaeti)
25 x 30_die basis, Kunsthalle Luzern
100 oeuvres de la Collection jurassienne des beaux-arts (1985–2025)
dessin mort ou vif, Redaktion, Luzern

2025
TEE Trans Europe Express, C3 Studios, Rotterdam NL
NOT ON PAPER, Hans Erni Museum, Luzern
Potential Projects, B74 Raum für Kunst Luzern
Speaker’s Corner, Kunsthalle Luzern (Lesung Manifest: #reclaimthemuseum)
Packed up and ready to go, PPZ Redaktion und Biennale Die Summe, Basel
1995_Always and Only, Redaktion Luzern

2024
Langezeit, a271, Düsseldorf D
Materialities, Scala Trun, Trun 
Heard of a van that is loaded with weapons, Redaktion Luzern
“Road Trip”, BAR Bureau de l’Art et de Recherche, Roubaix FR
Venus von Muri, Singisen Forum, Muri
1Square Meter, Studios Borgerstraat, Rotterdam NL
Photographie retouchée, Kornschütte Luzern
*Homestead*, KS Zug, Baar 
Jahresausstellung der Solothurner Kunstschaffenden, Kunstmuseum Olten

2023
Zentral!, Kunstmuseum Luzern
GALL, Cité Internationale des Arts, Paris F
ROLLING STONES - Der Mensch erscheint im Anthropozän, Singisen Forum, Muri
Kunst im Fluss 1, Reussegg, Luzern
Tin Can_Copy6, Redaktion
Happy Birthday, Galerie-Kriens, Kriens
Work Work Balance, Zsuzsa‘s Galerie, Adligenswil
What Remains Shrouded in Darkness, Durden and Ray, Los Angeles USA
T.E.N.D. Museum1, Adligenswil
Twillight Zone, SUPERMARKET, Stockholm S
EL SOL, Galerie Thomas Zindel, Chur
THE (NO)SHOW PROJECT, Open Source Gallery New York, USA

Stephan Wittmer

* Erlinsbach SO, lebt und arbeitet in Luzern

www.stephanwittmer.com
www.957.ch
www.redaktion.xyz
www.reclaimthemuseum.org

Auszeichnungen

2025
Werkbeitrag Kanton Luzern

2011
Anerkennungspreis der Stadt Luzern im Kollektiv für die  Alpineum Produzentengalerie

1990
SWISSART AWARD

Publikationen

2023
Tin Can, Vexer Verlag, St. Gallen und Berlin

2016
WELCOME, Wolfberg Verlag, Zürich

2003
Local Heroes, Edition Velvet, Luzern

Artist in Residence

2024
Pfeifer Mobil (mit Pat Treyer)

1985, 2023 und 2025
Cité Internationale des Arts Paris

seit 1984
Studienaufenthalte in den USA (Reservate Rosebud und Pine Ridge), China (Wuhan, 
Kuming, Chongqing) und in Europa


