
NEUES GLAS – NEW GLASS: art & architecture8

Collaborative Endeavours is a 
joint project between the Australian 
National University School of Art 
(ANU-SOA) glass workshop and the 
Berlin Glas e.V. studio.

You could say the show presents 
three “generations” of Australian 
artists.  Klaus Moje was born 
in 1936 in Hamburg where he 
began to build his international 
reputation in the 1960s and 70s. 
He moved to Australia in 1982 
to establish the ANU-SOA glass 
workshop where he taught for ten 
years before concentrating on his 
studio practice again. Richard 
Whiteley completed his initial 
training under Moje and returned 
in 2002 to head the ANU workshop. 
The five young Australian artists in 
the show have studied at the ANU-
SOA under Whiteley’s tenure. These 
five have also recently undertaken 
international residencies at Berlin 
Glas e.V. The Australian artists 
are joined by Jesse Günther who 
took up the position of Studio 
Manager at the Berlin workshop 
after graduating from the National 
College of Art and Design in Dublin.

This generational perspective 
of the show started me thinking 
about American critic Susan 
Sontag’s concept of “a continuous 
serious modern tradition”.  When 
writing in 1965 Sontag thought this 
quality to be lacking in the modern 
novel form but not in music or 
painting. Sontag was not referring 
to evidence of stylistic influence 
or the shock of the new. She was 
looking for a sustained mature 
and self-conscious development 
of artistic purpose from which 
effective critical dialogue will grow. 

The combined careers of the 
artists in this show span around 
fifty-five years - perhaps sufficient 
to generate something along the 

Collaborative Endeavours. Dahin-
ter verbirgt sich ein gemeinschaft-
liches Projekt der Glaswerkstatt 
der Australian National University 
School of Art (ANU-SOA) und Berlin 
Glas e.V. Drei australische „Künst-
lergenerationen“, so könnte man 
es nennen, werden in dieser Aus-
stellung gezeigt. Da ist Klaus Moje, 
der 1936 in Hamburg zur Welt kam 
und dort in den ‘60ern und ‘70ern 
seine internationale Karriere als 
Glaskünstler begann. 1982 ging er 
nach Australien und gründete die 
ANU-SOA-Glaswerkstatt, an der er 
zehn Jahre lang unterrichtete. Da-
nach widmete er sich wieder der 
Arbeit im eigenen Studio. Dann ist 
da Richard Whiteley, ein Schüler 
von Klaus Moje, der 2002 Leiter 
der Hochschulwerkstatt wurde, 
und schließlich fünf junge austra-
lische Künstler, die unter Whiteley 
gelernt haben und vor kurzem am 
Residenzprogramm bei Berlin Glas 
e.V. teilgenommen haben. Zu ihnen 
gesellt sich Jesse Günther, der das 
National College of Art and Design 
in Dublin absolvierte und jetzt Stu-
diomanager des Berliner Work-
shops ist.  

Bei dieser generationenübergrei-
fenden Ausrichtung von Collabo-
rative Endeavours kam mir Susan 
Sontags 1965 formulierter Gedan-
ke von „einer kontinuierlichen 
modernen Tradition des seriösen 
Romans“ (*) in den Sinn, die eben 
diesem fehle, nicht aber der Musik 
oder der Malerei. Die amerikani-
sche Essayistin dachte dabei nicht 
an nachweisbar stilistische Einflüs-
se oder an erregende Augenblicke 
von etwas gänzlich Neuem. Ihr 
schwebte vielmehr eine stetig rei-
fende, selbstbewusste Entwicklung 
des künstlerischen Strebens vor, 
von der ein konstruktiver kritischer 
Dialog ausgehen würde. 

On Klaus Moje and Collaborative 
Endeavours: Canberra + Berlin
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lines of what Sontag was looking for. Whether speaking 
of Australian artists working in glass or in a wider 
international context, you need to have the opportunity 
of seeing consistent, self-conscious development in one 
or a group of artists’ work over many years before such 
a discussion envisaged by Sontag can make any sense. 
Elsewhere Sontag also refers to the value of sustained 
maturity often seen only through extended and 
incremental change. It gives the audience “breathing 
space” and time to assimilate what the artist is saying. 
It offers the opportunity to spend time looking and re-
looking. There is time to savour minute variations and 

Zählt man alle Berufsjahre der in dieser Ausstellung 
vertretenen Künstler zusammen, kommt man auf runde 
55 Jahre - eine Zeitspanne, die vielleicht lang genug ist, 
um etwas zu schaffen, das der Idee von Susan Sonntag 
entspricht. Aber egal, ob australische Glaskünstler oder 
andere international tätige Kunstschaffende, man muss 
erst einmal die Gelegenheit bekommen, am Beispiel 
des Werks eines Einzelnen oder einer Gruppe einen ei-
genständigen, gleichmäßigen, über mehrere Jahre sich 
entwickelnden künstlerischen Reifeprozess beobachten 
zu können. Erst dann versteht man, was Susan Sontag 
meint. Denn der Wert nachhaltiger Reife, so die Kritike-
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enjoy nuanced vocabularies.
Moje’s work from the 1970s to the present certainly 

offers this opportunity.  There has been a sustained 
and nuanced development from his first colour work 
in Hamburg to his work with the vessel forms over 
subsequent decades and on to the later wall panels. 
The Chromatic Evolution panels (2012 and 2013) use 
the artist’s highly refined language of colour, geometry 
and light in a slow peaceful meditation. In other works 
such as Puget Sound (2012) the language is more 
dynamic and gestural but remains loyal to his nuanced 
vocabulary of line and colour.  The earlier wall-panel 
series using the layered cross motif dating from the 

rin an anderer Stelle, zeige sich oft erst in der Abfolge 
eines kontinuierlichen, sukzessiven Wandels. Das gebe 
dem Beobachter „Raum zum Atmen“ und Zeit, um zu 
erfassen, was der Künstler, die Künstlerin sagen möchte. 
Zeit, um immer wieder neu zu schauen, kleinste Verände-
rungen zu genießen und sich an der Reichhaltigkeit der 
künstlerischen Sprache zu erfreuen.

Mojes Arbeiten seit den 1970ern bis heute bieten 
genau diese Möglichkeit. Von seinen ersten farbigen 
Stücken in Hamburg spannt sich ein gleichbleibend 
eindrucksvoller und nuancierter Bogen über die Ge-
fäßform, die ihn in den Jahren danach beschäftigte, bis 
zu seinen jetzigen Arbeiten mit Wandplatten. Bei den 
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late 1990s and the later freer gestural geometric panels 
show the same language made to working across a 
variety of conceptual themes. Here in a life’s work is 
the tradition of a sustained endeavour that Sontag was 
looking for.

Richard Whiteley is the “second generation” in this 
show.  Whiteley’s experiences in Australia as a young 
artist were completely different to Moje’s in Hamburg. 
University courses promoted active self-awareness as 
well as technical diligence; arts-funding programs had 
been established; international exchange was common 
and there were galleries that paid attention glass. But 
while Moje’s and Whiteley’s early experiences were 
radically different, their shared endeavours at ANU-
SOA created substantial and important affinities. Of his 
years studying under Moje, Whiteley notes that students 
were expected to “get working and to figure out who we 
were, what we thought and what we wanted to say.” 
A sound basis for serious work. Since then Whiteley’s 
art has shown a mature and consistent development 
over twenty years. His is a sure and elegant art of 
investigation and careful exploration that will allow a 
sustained and thoughtful critical evaluation.

And what of the third generation? As for all artists, they 
have inherited a world where everything is possible, and 
everything is expected. New York critic Roberta Smith 
said in 2009 that even though the “idea of originality has 
been dissected and pulverized by so-called postmodern 
artists, they are still expected do so in an original way”. 
Despite this overabundance of choice, the younger 

Paneelen mit dem Titel Chromatic Evolution (2012-2013) 
setzt der Künstler auf eine elegante Sprache aus Farbe, 
Geometrie und Licht in ruhigen, friedlich-meditativen 
Kompositionen. In Puget Sound (2012) ist der Ton dy-
namischer, lebhafter, doch bleibt der Künstler seinem 
feinabgestuften Farb- und Linienspiel treu. Die frühen 
Wandplattenserien der 1990er Jahre mit den mehr-
schichtigen Kreuzformmotiven und die späteren freier 
gestalteten geometrischen Paneelbilder weisen eben-
falls dieselbe Diktion auf bei einer gleichzeitigen Vielfalt 
an konzeptuellen Themen. Hier zeigt sich im Lebens-
werk eines Künstlers die Tradition des unablässigen 
Vorwärtsstrebens, die Susan Sontag vor Augen stand.

Mit Richard Whiteley haben wir die „zweite Genera-
tion“ in der Ausstellung. Seine Erfahrungen als junger 
Künstler in Australien waren völlig andere als die von 
Klaus Mojes in Hamburg. An Fach- und Hochschulen 
lernte er Selbstwahrnehmung und technische Präzi-
sion. Es gab Kunstförderprogramme, internationaler 
Austausch war eine Selbstverständlichkeit, und Ga-
lerien interessierten sich für Glaskunst. Doch so sehr 
sich Mojes und Whiteleys frühe Jahre auch unterschie-
den, ihre gemeinsame Arbeit an der ANU-SOA schuf 
ein starkes und verlässliches Band zwischen ihnen. In 
der Zeit, in der er bei Moje lernte, erinnert sich Whi-
teley, wurde von den Studierenden erwartet, dass sie 
„hart arbeiteten und sich klar machten, wer wir waren, 
was wir dachten und was wir zum Ausdruck bringen 
wollten.“ Eine gesunde Basis für seriöse Arbeiten. Von 
den Anfängen vor 20 Jahren bis heute zeigt sich in 
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Whiteleys Werk die gleichmäßige, zur Reife strebende 
Entwicklung des Künstlers. Klar und elegant ist seine 
Kunst, wohl durchdacht und sorgfältig ausgeführt. Das 
erlaubt eine umfassende Beurteilung und regt zum kri-
tischen Nachdenken an. 

Und wo steht nun die dritte Generation? Wie für alle 
Künstler gilt auch für sie: Sie haben eine Welt geerbt, 
in der alles möglich ist, und alles erwarten wird. Oder 
wie die New Yorker Kunstkritikerin Roberta Smith 2009 
sagte, der Gedanke der Originalität werde zwar von 
den sogenannten postmodernen Künstlern seziert und 
pulverisiert, aber es wird von ihnen erwartet, dass sie 
dies zumindest auf originelle Art und Weise machen. 
Trotz des Übermaßes an Optionen gibt es aber bei 
den jungen Künstlern hier in der Ausstellung noch kei-
ne Anzeichen dafür, dass sie im Meer der Möglichkei-
ten untergehen. Das ruhige Selbstvertrauen, das aus 
diesen Arbeiten spricht, ist geradezu erfrischend. Da 
sind Madeline Prowds schlicht-elegante Gefäße, Mar-
cel Hoogstad Hays souveräne anBeherrschung vene-
zianischer Glastradition und Ruth Oliphant mit ihren 
in Schichten aufgetragenen Stadtansichten. Charles 
Walker, der gerade das Studium beendet hat, verfolgt 
konsequent sein Thema der tektonischen Erdbewe-
gungen, Alexandra Frasersmith verbindet der Natur 
nachempfundene Formen mit persönlichen Botschaf-
ten, und Jesse Günther erfindet magische biomorphe 
Wesen in leuchtenden Farben. 

Wer weiß, was die Künstler in den nächsten Jahr-
zehnten erwartet. Mit welch kritischen Überlegungen, 
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artists here show no signs yet of being lost at sea. The 
settled confidence in this work is refreshing. There 
are Madeline Prowd’s elegantly simple vessels, and 
Marcel Hoogstad Hay’s sure handling of the Venetian 
tradition. Ruth Oliphant continues to elaborate her 
theme of layered cityscapes. Charles Walker, one of the 
most recent graduates, confidently picks up the theme 
of tectonic thrusts of the land.  Alexandra Frasersmith 
builds on her interest in integrating natural forms into 
personalised statements. Jesse Günther is working on 
his magical biomorphic creatures in glowing colours.   

Who knows what critical discourse, academic trends, 
galleries and audiences will expect of these artists over 
the next half century? If they are brave, this will be 
entirely theirs to shape.

Nola Anderson is a writer and curator living in Canberra, 

Australia. She is currently writing a book on the life and work of 

Klaus Moje. Her research in Germany has been assisted by the 

Embassy of the Federal Republic of Germany in Canberra.

mit was für akademischen Entwicklungen sie sich aus-
einandersetzen müssen. Wie Galerien und Publikum 
auf sie reagieren. Wenn sie die Zukunft nicht fürchten, 
werden sie sie gestalten. 

Nola Anderson ist Autorin und Kuratorin und lebt in Canberra, 
Australien. Zur Zeit schreibt sie an einem Buch über das Leben 
und das Werk von Klaus Moje. Ihre Studien in Deutschland wur-
den von der Deutschen Botschaft in Canberra gefördert.
Übersetzt aus dem Englischen von Petra Reategui 
 
* Susan Sontags Zitat in: Susan Sontag: Kunst und Antikunst. 
24 literarische Analysen. Deutsch von Mark W. Rien, Carl Hanser 
Verlag, München Wien 1980, S. 123

Collaborative Endeavour: Contemporary Glass from 
Canberra + Berlin, 18 September - 4 December 2015, 
Australian Embassy, Berlin, Germany.


