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Für Rosemary Mayer (1943–2014) – Künstlerin, Autorin, Übersetzerin – war die Bild-
hauerei ein Feld nahezu unbegrenzter Möglichkeiten. Mayers Objekte aus zarten 
Stoffen scheinen dem Gesetz der Schwerkraft zu trotzen. Die Skulptur The Locrian 
Mode aus millimeterdünnen Holzplatten, mithilfe von Bändern in eine prekäre Balance 
gezurrt, stellt ihre Bestandteile auf die Probe. Ihre flüchtigen Temporary Monuments, 
Installationen unter freiem Himmel aus Luftballons und Schnee verkörpern Mayers 
eigenen Begriff einer sozialen und bewegten Plastik: „Das Kunstobjekt sollte nicht starr, 
unbewegt und losgelöst von seinen Umständen sein. Nichts ist“, schrieb Mayer 1978. 
In ihrem eigenwilligen Werk treffen die kühle Distanz des Minimalismus auf die ma-
nieristische Malerei, die Architektur des Barock und des Rokoko und die Texte mittel-
alterlicher mystischer Autor*innen sowie zeitgenössischer Dichter*innen. 

Diese Ausstellung bietet den ersten Überblick über das Schaffen der Künstlerin.  
Unser Titel Ways of Attaching ist absichtsvoll zweideutig: „Attaching“ bezeichnet ein 
Verknüpfen von Materialien, aber auch das Herstellen emotionaler Bindungen mit 
Freund*innen und Mitstreiter*innen aus Vergangenheit und Gegenwart, das so maß-
geblich für Mayers Kunstverständnis war. 

Bevor Mayer Kunst studierte, absolvierte sie ein Studium der Klassischen Philologie, 
ein Einfluss, der sich in ihrem text- und geschichtsaffinen Werk über die Jahrzehnte 
nachverfolgen lässt. Nach Experimenten in konzeptueller Malerei begann Mayer 1971 
eine Reihe von Textilskulpturen, die sie bald nach historischen Frauenfiguren benannte: 
Galla Placidia, Regentin des Weströmischen Reichs im 5. Jahrhundert, gesellte sich zu 
Hypsipyle, der mythologischen Königin von Lemnos, oder zu Hroswitha, der früh mit tel  -
alterlichen Dichterin Hrotsvit von Gandersheim. Mayer war Feministin. Sie war Mit-
glied einer Frauengruppe mit ihrer Freundin Adrian Piper und 1972 Mitbegründerin 
der New Yorker A.I.R. Gallery, die erste und heute legendäre Galeriekooperative für 
Frauen in den Vereinigten Staaten. 

Als New Yorkerin, die zudem Kunstkritik und literarische Texte schrieb, war Mayer 
eingebunden in eine lebendige Kunst- und Literaturszene. Prägend war ihre Begegnung 
mit der Malerei florentinischer Künstler des Manierismus wie Rosso Fiorentino und 
Jacopo Pontormo, dessen Tagebuch Mayer über mehrere Jahre übersetzte und mit 
ihren Kommentaren versehen herausgab. Ihre Reise nach Italien und Süddeutschland 
auf den Spuren dieser und anderer Künstler*innen brachte sie 1975 auch nach Mün-
chen. Dort interessierte sie sich insbesondere für die St.-Johann-Nepomuk-Kirche der 
Brüder Asam, wie ihre im Lenbachhaus ausgestellten künstlerischen Reisetagebücher 
bezeugen.
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For Rosemary Mayer (1943–2014)—artist, author, translator—sculpture was a field  
of all but unlimited possibilities. Mayer’s objects made of delicate fabrics seem to defy 
the law of gravity. The Locrian Mode is composed of paper-thin wooden slats, pulled 
into precarious balance, in a test of flexural strength. Her fleeting and festive Tempo-
rary Monuments, outdoor installations made of balloons and snow, embody Mayer’s 
own notion of a social sculpture in motion: „The art object should not be still, unmoving, 
and independent of its circumstances. Nothing is,“ the artist wrote in 1978. Through 
the lens of the art of her time, Mayer interpreted different traditions and genres to 
formulate her own artistic idiom: In her work, the cool detachment of Minimalism rubs 
shoulders with Mannerist painting, Baroque cultural history, the exuberance of Rococo 
architecture, the writing of mystical medieval authors as well as contemporary poets.

This exhibition is the first survey of the artist’s idiosyncratic oeuvre. Our title Ways of 
Attaching is purposefully equivocal: Attaching is a method for binding materials to-
gether, as well as one for establishing emotional connections with friends and peers, past 
and present, which was central to Mayer’s understanding of art. 

Before pursuing art, Mayer studied Classics, and their influence carries through her 
work which is populated by literary references and historical figures. After experiment-
ing with Minimalism and conceptual art, Mayer began a series of textile sculptures in 
1971, and soon started naming them after women of the Middle Ages and Antiquity: 
Galla Placidia, regent of the Western Roman Empire in the 5th century, joined Hypsi-
pyle, the mythological Queen of Lemnos, or Hroswitha, the early medieval poet Hrotsvit 
of Gandersheim. Mayer was a feminist. She was a member of a women’s group with 
her friend Adrian Piper, and co-founded New York’s A. I. R. Gallery in 1972, the first 
and now legendary cooperative by and for women in the United States. She left the 
A.I.R. cooperative after a short time due to political differences, and so scission also 
takes its place among Mayer’s methods. 

As a New Yorker who also wrote art criticism and essayistic texts, Mayer was involved in 
a lively art and literary scene. A particularly meaningful encounter for Mayer took place 
with the painting of Italian Mannerists such as Rosso Fiorentino and Jacopo Pontor-
mo, whose diary she translated and annotated over several years. Her journey to Italy 
and southern Germany in 1975 in the footsteps of these and other artists also brought 
her to Munich. There, the artist was particularly fascinated by the St. Johann Nepo-
muk Church of the Asam brothers, as her exhibited artistic travel diaries Passages and 
Two Years testify.

Untitled (floral form) 1975
Ohne Titel (Florale Form)
Entwurf für einen Buchumschlag: Aquarell auf Papier, Metallösen
Design for a book cover: Watercolor on paper, grommets
The Rosemary Mayer Estate, New York



Untitled (8.26.71) 1971
Ohne Titel (26.08.71)
Buntstift und Filzstift auf Papier
Colored pencil and felt-tip pen on paper
The Rosemary Mayer Estate, New York and ChertLüdde, Berlin

In einer zwei Seiten langen, handgeschriebenen Liste notierte Rosemary Mayer 1978 
Dinge, die sie und ihr Werk beeinflusst hatten. Dazu gehörten die Brüder Asam und 
Blumen ebenso wie Wörterbücher und Radiergummis. Dass sich vermeintlich konträre 
Kategorien wie das Konzeptuelle und das Schöne, oder das Mondäne und das Ge-
wichtige in Mayers Werk auflösen, zeigt sich schon in ihrem Früh werk der beginnenden 
1970er Jahre. In dieser Zeit experimentierte die Künstlerin mit den Möglichkeiten 
und Unmöglichkeiten verschiedener künstlerischer Medien. Wo lagen die Grenzen 
verschiedener Materialien? Was war auf dem Blatt, nicht aber im realen Raum mach-
bar? An dieser letzten Frage arbeitete Mayer in einer Reihe von Bunt- und Filzstift-
zeichnungen von komplex verknoteten und statisch „unmöglichen Skulpturen“.
Für Untitled (Satin & Paint) / Ohne Titel (Satin & Farbe) – ein Objekt zwischen Stoff-
gemälde und Wandplastik aus der gleichen Zeit – verband Mayer Acrylfarbe und  
synthetischen Stoff zu einer absichtsvoll widrigen Kombination von Materialien, die 
nur unter Zwang zusammenarbeiten. 

In a two-page handwritten list from 1978, Rosemary Mayer made note of things that 
had influenced her and her work. These included the Asam Brothers, flowers, dictio-
naries and erasers. The dissolution of traditional antagonisms such as those between the 
conceptual and the beautiful, or the mundane and the grave, is already evident in 
Mayer’s early work. During this period, the artist experimented with the possible and 
the impossible within various artistic media. What were the limits for a given material? 
What was feasible on paper, but not in real space: Mayer worked on this latter ques-
tion in a series of colored pencil and felt-tip pen drawings of intricately knotted and 
spatially “impossible sculptures.” 
For the fabric work Untitled (Satin & Paint) from the same period, Mayer combined 
acrylic paint and synthetic fabric to create an intentionally adverse combination of  
materials that collaborate with each other only under duress. 



Everything that’s influenced my work / me ca. 1978 
Alles, was mein Werk / mich beeinflusst hat
Filzstift auf Papier
Felt-tip pen on paper

Mayer in ihrem Studio in Tribeca mit Kater Cosimo  
und den Skulpturen Hypsipyle und The Catherines, ca. 1974  

Mayer in her studio in Tribeca with her cat Cosimo  
and the sculptures Hypsipyle and The Catherines 



„Was ich in der Regel mache, ist, die Dinge zumindest in eine Richtung größer anzu-
legen als Personen.“ Ich möchte nicht, dass das Werk unmittelbar mit dem mensch-
lichen Maßstab in Verbindung gebracht werden kann. Es soll nicht greifbar sein“, sagte 
Mayer 1976 in einem Interview. Die Skulpturen Galla Placidia und Hroswitha, die 
Mayer erstmals 1973 in der von ihr mitbegründeten feministischen Galerie-Kooperative 
A.I.R. zeigte, sind Beispiele dieser Methode. Die nach historischen Frauen benannten 
Werke – Galla Placidia war im 5. Jahrhundert Regentin des Weströmischen Reichs, 
Hrotsvit von Gandersheim eine bedeutende Dichterin des 10. Jahrhunderts – zeichnen 
sich durch ihre ungewöhnliche Formensprache aus. Durch den überlebensgroßen Maß-
stab und das Aufstellen der Stoffe im Raum schuf Mayer Formen, die nicht als Port-
räts spezifischer Frauen, sondern vielmehr als abstrakter Ausdruck ihrer Bedeutung 
gelesen werden können. Die Spannung zwischen konkreten und universellen Anliegen 
sah Mayer in diesen Skulpturen auch anders verwirklicht. Sie wollte eine Form schaffen, 
die „auf große Kräfte (wie Gravitation) und kleine Kräfte (wie Luftströmungen im 
Raum) empfindlich reagiert.“ Zudem interessierte Mayer der Kontrast zwischen kosten -
günstiger Meterware und der eleganten Erscheinung der Werke. Diese Logik wird 
auch in dem künstlerischen Reisejournal Passages augenfällig, in dem Mayer die prag-
matische Ästhetik eines Fotoalbums mit der eines Altarschreins verschränkte. 

“One thing I consistently do is make things bigger than people in at least one direction. 
I don’t want the work to connect easily to human scale. It should be out of reach,” 
Mayer said in an interview in 1976. The sculptures Galla Placidia and Hroswitha which 
Mayer first showed at A.I.R., the feminist gallery cooperative she co-founded, are  
examples of this method. Named after historical women —Galla Placidia was a 5th- cen-
tury regent of the Western Roman Empire, Hrotsvit of Gandersheim an influential 
10th-century poet —the works are notable for their striking compositions. By working 
on a larger-than-life scale and placing the fabrics upright in the space, Mayer created 
abstract forms that did not read as portraits of women, but as representations of those 
ideas which are indexed under their names. Mayer formulated a similar tension  
between the particular and the universal with regards to these works, writing that she 
sought to create “a form that would show vulnerability to large forces (gravity) and 
small ones (air currents in a room).” Furthermore, Mayer was interested in the contrast 
between inexpensive bulk materials and the graceful appearance of the works. This 
logic is also evident in the artistic travel journal Passages, in which Mayer intertwines 
the quotidian aesthetics of a photo album with those of an altar piece.

Die Künstlerin mit der Skulptur Hroswitha 
in den Räumen der A. I. R. Gallery in New York 1973
The artist with her sculpture Hroswitha  
at A.I.R. Gallery in New York in 1973



Bücher 
Bücher unterschiedlichster Form ziehen sich als roter Faden durch Mayers Werk:  
Das künstlerische Reisetagebuch Passages, das Mayer im Anschluss an ihre Europareise 
im Frühjahr 1975 begann, war ihr besonders wichtig. Viele Inhalte, die in Passages 
auftauchen, interessierten Mayer bereits seit vielen Jahren: Die Gemälde Pontormos 
und Rosso Fiorentinos, die Skulpturen Berninis, die süddeutsche Architektur des  
Barock. Passages ist ein Destillat lang gehegter Interessen und zugleich der Beginn einer 
neuen Werkphase. Mayers florale Zeichnungen von 1976 befassten sich mit Pontormos 
Skizzen des Jüngsten Gerichts für den heute ver lorenen Freskenzyklus in der Basilika 
San Lorenzo in Florenz. Die Dialektik von Leben und Tod, Blüte und Dekomposition 
prägte seitdem ihr Werk.
In dem Collage-Ordner Two Years legte Mayer konkrete kunsthistorische Einflüsse auf 
ihre eigenen Werke offen. Sie verstand Two Years als Leitfaden für Betrachter*innen 
ihrer Skulpturen (s. Vitrine im Raum The Locrian Mode). Darüber hinaus illustrierte 
Mayer Lyrik-Bände ihrer Schwester Bernadette und trug Text- und Bildbeiträge zu 
experimentellen Magazinen bei, wie etwa zu 0 TO 9, das von Bernadette Mayer und 
Vito Acconci herausgegeben wurde (s. Vitrine Raum 1). 1976 schuf sie eine kommen-
tierte Version von Pontormos Tagebuch, zu erst als Künstlerinnenbuch, dann, als  
gedruckte und professionell verlegte Publikation (s. Vitrine im Raum Galla Placidia). 
Mayer entwarf außerdem aufwändige Bücher als Dokumentation einzelner Temporary 
Monuments.

Books
Books in different shapes and forms run as a thread through Mayer’s work: The artistic 
travel diary Passages, which Mayer embarked on following her only trip to Europe in 
the spring of 1975, is a spindle around which this thread is wound. Much of the content 
that appears in Passages had interested Mayer for many years prior: Pontormo and 
Rosso Fiorentino’s paintings, Bernini’s sculptures, southern German Baroque architec-
ture. Passages is a distillation of long-held interests and at the same time the beginning 
of a new phase of her work: Mayer’s 1976 floral drawings engaged with Pontormo’s 
sketches of the Last Judgment for a fresco cycle in the Basilica of San Lorenzo in 
Florence. The dialectic of life and death, bloom and decomposition informed her work 
ever since.
In the collage binder Two Years, Mayer revealed specific art historical influences on 
her own works (see showcase in the Locrian Mode space). She thought of Two Years as 
a guide for viewers of her sculptures. Other than that, Mayer illustrated poetry books 
by her sister Bernadette and contributed text and images to experimental magazines, 
such as 0 TO 9, edited by Bernadette and Vito Acconci (see showcase, room 1). In 1976, 
she made an annotated version of Pontormo’s diary, first as an artist book, then as a 
printed and professionally published publication (see showcase in the Galla Placidia 
space). Individual Temporary Monuments projects were documented in elaborately 
designed hand-drawn books.

Passages 1976 (Details)
Passagen 
Graphit, Buntstift, Tusche und Aquarell auf Papier 
und Velin mit collagierten Elementen
Graphite, colored pencil, ink, and watercolor on 
paper and vellum with collaged elements 
The Rosemary Mayer Estate, New York



Der Kontrapost ist ein Gestaltungsmittel in der Bildhauerei. Er bezeichnet eine  
Körperhaltung in einer figürlichen Darstellung, in der es ein tragendes Standbein und 
ein angewinkeltes Spielbein gibt. Mit den klassischen bildhauerischen Grundformeln 
von Gleichgewicht, Statik und Spannung beschäftigte sich Mayer in Werken wie  
The Locrian Mode und Balancing. Über das prekäre Gleichgewicht von The Locrian 
Mode, dessen Gewicht auf einer zentralen Basis (dem Standbein) und einem Außen-
punkt (dem Spielbein) lastet, schrieb die Künstlerin: „Es ist so wenig, was das Ganze 
aufrecht hält. Fast möchte es kippen, wie eine riesige zweiteilige Wiege.“ 
Die Komposition zweier sich überschneidender Kegelformen in Balancing ergibt sich 
durch das Verhältnis von Scheitelpunkten (hier: die Nägel) und zweier transparenter 
Kunststoffröhren, die durch die resultierende Spannung in Form gebracht werden. 
Auch in Hypsipyle, ihrer letzten Stoffskulptur, stand für Mayer eine klassische Frage 
der Bild hauerei im Vordergrund: „Es ging um Ecken – wie man eine Skulptur aus  
einer Ecke herausbringt, wie man über eine Ecke hinweggehen kann.“ 

The contrapposto is a compositional device in sculpture. In art, the term is used to  
describe a human figure whose weight is distributed between a supporting leg and  
a bent free leg. Mayer was fascinated by the sculptural principles of equilibrium and 
tension, and dealt with them in works such as The Locrian Mode and Balancing. Of 
The Locrian Mode whose weight rests on a small central base (the engaged leg) and 
one outer tip (the free leg), the artist wrote, „(…) it’s such a small thing to make it all 
stand up. Otherwise, it would rock over backwards like a giant cradle in two parts.“ 
The composition of two intersecting cone shapes in Balancing results from the relation-
ship between the points of suspension and two transparent plastic tubes that are forced 
into their shape by the resulting tension. With Hypsipyle, her final piece in draped 
fabric, Mayer addressed another classical sculptural question: „It dealt with corners— 
how to get a sculpture out of a corner, how to go across a corner.“ 

links / left
Zeichnung zu The Locrian Mode 1974−1975
Drawing for The Locrian Mode
Bleistift und Aquarell auf Papier
Pencil and watercolor on paper
The Rosemary Mayer Estate, New York and 
ChertLüdde, Berlin

rechts / right
The Locrian Mode 1974–1975 (Detail)
Der Lokrische Modus
Holz, Kordel, Ölfarbe
Wood, cord, oil paint
The Rosemary Mayer Estate, New York

Untitled (Hypsipyle) 1977
Ohne Titel (Hypsipyle)
Tinte auf Silbergelatine-Druck
Ink on silver gelatin print
The Rosemary Mayer Estate, New York



oben / above
Balloon for a Birthday 1978

Luftballon für einen Geburtstag
Fotografie / Photograph

The Rosemary Mayer Estate, New York

„(…) eine Art, Skulptur zu machen, die kaum mehr Skulptur ist“: So beschrieb Mayer 
ihre Experimente mit der Auflösung des skulpturalen Objekts, die sie ab den späten 
1970er Jahren vorantrieb. Die Frage, wie sich das Medium außerhalb der Objektform 
denken ließ, stellten sich in dieser Zeit zahlreiche Künstler*innen. In New York, wo 
die zunehmend dominanten kommerziellen Galerien auf klar definierte und verkauf-
bare Werke setzten, geschah dies nicht zuletzt in Abgrenzung von dieser Dynamik. 
Für ihre Temporary Monuments, die sie als Skulpturen bezeichnete (nicht als Perfor-
mances oder Happenings), arbeitete Mayer im Freien. Die Werke waren Anwoh ner*in-
nen der umliegenden Nachbarschaften, sowie lebenden und verstorbenen Freun-
d*innen und Familienmitgliedern gewidmet. In diesem Zusammenhang ist auch Mayers 
Verwendung von Namen blühender Pflanzen (Hyazinthen, Narzissen) zu verstehen: 
Der Zyklus der Jahreszeiten galt der katholisch aufgewachsenen Künstlerin als Sinnbild 
für das In einandergreifen von Leben und Tod. In späteren Werken wie den zarten 
und „formlosen“ Flotsams aus Mull und Hasenleim trieb sie die Auflösung der Objekt-
konturen auf die Spitze. 
Mayer war überzeugt, dass die Arbeit der Künstlerin inmitten der Gesellschaft ver-
ankert sein sollte, statt als verherrlichte, oder verhöhnte Aktivität an deren Rändern zu 
existieren. Konkret drückte sich diese Überzeugung nicht zuletzt in Mayers Interesse 
für alltägliche Formen von Skulptur aus: Dazu zählten Schneefiguren, Gespenster und 
Vogelscheuchen, mit denen sie sich in eigenen Werken auseinandersetzte. 

“Another way to almost not make a sculpture.” This is how Mayer described her ex-
periments in disintegrating the sculptural object, which she started to pursue from the 
late 1970s onwards. The question of how sculpture could be thought outside the ob-
ject form was posed by numerous artists at this time. In New York in particular this was 
also a way to rebuff the demands of the increasingly dominant commercial galleries 
which preferred solid, saleable objects.  
For her Temporary Monuments, which Mayer characterized as sculptures (not perfor-
mances or happenings), Mayer took to the outdoors. The works were dedicated to family 
and in some cases community members, as well as to friends, both alive and deceased. 
Mayer‘s use of the names of flowering plants (hyacinth, daffodil) can be understood  
in this context: having grown up in a Catholic household, she regarded the cycle of the 
seasons as a symbol of the intertwining of life and death. In later sculptures such as the 
“formless” Flotsams made of gauze and rabbit glue, the artist took the dissolution of 
contours to new extremes. 
Mayer was convinced that the artist‘s work should be anchored within society rather 
than being relegated to its eccentric fringes. This conviction was reflected in her inter-
est in popular forms of sculpture such as snow figures, ghosts, and scarecrows—forms 
she explored in her own works.

links / left
Scarecrow (Model for a Field) 1978−1979
Vogelscheuche (Modell für ein Feld)
Holz, Stoffe, Band / Wood, fabrics, ribbon
The Rosemary Mayer Estate, and Gordon Robichaux, New York



links / left
Beowulf 2003–2004
Grendel arrives in Heorot to kill, but is overpowered by Beowulf,  
who fights without a sword and rips off the monster’s arm
Grendel kommt nach Heorot, um zu töten, aber wird von Beowulf überwältigt,  
der ohne Schwert kämpft und den Arm des Ungeheuers abreißt
Aquarell auf Papier / Watercolor on paper
The Rosemary Mayer Estate, New York

Zwischen den Pastellzeichnungen Snapdragons und den Illustrationen zum altengli-
schen Epos Beowulf liegen knapp acht Jahre. Die auf ersten Blick so unterschiedlichen 
Werkreihen stehen beide in Zusammenhang mit Mayers Lehr tätigkeit. Beowulf war 
eines von drei Illustrationsprojekten, das im Rahmen ihrer Arbeit als Kunstprofessorin 
für Design, Zeichnen und Illustra tion am LaGuardia Community College entstand: 
Als Mayer ihren Student*innen die Aufgabe stellte, einen bekannten Text zu illustrieren, 
tat sie es ihnen gleich und schuf zweiundzwan zig Aquarelle zu einem ihrer Lieblings-
texte. 
Während Beowulf also aus der konkreten Lehrroutine resultierte, entstanden die 
Snapdragons acht Jahre zuvor während der Pausen, die die Arbeit an der Long Island 
University zuließ: Mayer zeichnete jedes Blatt innerhalb eines Tages. 

A period of roughly eight years separates the pastel drawings Snapdragons and the  
illustrations for the Old English epic Beowulf. The series of works, so different at first 
glance, both relate to Mayer’s teaching activity. Beowulf was one of three illustration 
projects created as part of her work as an art professor of design, drawing, and illustra-
tion at LaGuardia Community College: when Mayer gave her students the task of  
illustrating a well-known text, Mayer did the same. This resulted in twenty-two water-
colors based on one of her favorite texts. 
While Beowulf was born out of a concrete teaching assignment, Mayer worked on 
Snapdragons eight years earlier during the breaks from teaching at Long Island Univer-
sity: her job left her little time in the studio, and each drawing was done within a day.

Snapdragon 1995
Löwenmäulchen

Pastell auf Papier / Pastel on paper
The Rosemary Mayer Estate, New York



Rosemary Mayer (1943–2014) war eine vielseitige Künstlerin, die ab den späten 
1960er Jahren in der New Yorker Kunstszene aktiv war. Als junge Künstlerin experi-
mentierte sie mit konzeptueller Kunst und Schriftstellerei und arbeitete mit ihrer 
Schwester, der Dichterin Bernadette Mayer, und ihrem Ehemann Vito Acconci an der 
Zeitschrift 0 TO 9. Als eine der Wegbereiterinnen der feministischen Kunstbewegung 
war sie Gründungsmitglied der A.I.R. Gallery, und hatte dort 1973 eine der ersten 
Ausstellungen. In den 1970er und 1980er Jahren wurden ihre Arbeiten in verschiedenen 
alternativen Kunsträumen in New York gezeigt, darunter The Clocktower, Sculpture 
Center und Franklin Furnace, sowie in Universitätsgalerien im ganzen Land. Als 
Kriti kerin und Schriftstellerin verfasste sie Essays für verschiedene Zeitschriften, dar-
unter White Walls und das feministische Magazin Heresies.

2016 präsentierte die Southfirst Gallery in Brooklyn eine Auswahl von Mayers Arbeiten 
aus den späten 1960er und frühen 1970er Jahren. Es war die erste große Ausstellung 
ihres Werks seit über dreißig Jahren und traf auf große Resonanz in der US-amerikani-
schen Presse. Eine Version der Ausstellung wurde 2017 in der Lamar Dodd School  
of Art an der University of Georgia gezeigt. Mayers Arbeiten waren danach in mehreren 
Gruppenausstellungen in New York zu sehen, darunter der Nicelle Beauchene Gallery 
sowie den Galerien Murray Guy und Bridget Donahue. Im Jahr 2020 wurde ihr Werk 
dem europäischen Publikum durch Nick Mauss‘ Ausstellung Bizarre Silks, Private 
Imaginings and Narrative Facts, etc. in der Kunsthalle Basel und Rods Bent Into Bows 
in der Galerie ChertLüdde in Berlin vorgestellt. Die Präsentation in Berlin war Mayers 
erste Einzelausstellung in Europa; sie wurde mit dem renommierten VBKI-Preis für 
Berliner Galerien ausgezeichnet und von der Zeitschrift Frieze in die Liste der besten 
Ausstellungen in Europa aufgenommen. Eine Einzelausstellung bei Gordon Robichaux 
in New York im Sommer 2021 mit dem Titel Pleasures and Possible Celebrations  
fokussierte Mayers Installationen mit Luftballons und verwandte Arbeiten.  
Im September 2021 begann die Tournee Rosemary Mayer – Ways of Attaching am 
Swiss Institute in New York. Nach dem Ludwig Forum Aachen und dem Lenbachhaus 
zeigt Spike Island Bristol die Ausstellung bis Januar 2023.

Mayers Werke befinden sich in der Sammlung des Museum of Modern Art, New York, 
im Lenbachhaus und in zahlreichen Privatsammlungen. Der Nachlass von Rosemary 
Mayer wird von Gordon Robichaux, New York und ChertLüdde, Berlin vertreten.  

Rosemary Mayer (1943–2014) was a prolific artist active in the New York art scene be-
ginning in the late 1960s. She was initially involved in conceptual art and writing, col-
laborating with her sister, poet Bernadette Mayer, and husband, Vito Acconci, on the 
journal 0 TO 9. A pioneer of the feminist art movement, she was a founding member 
of A.I.R. Gallery, and had one of the earliest exhibitions there. During the 1970s and 
1980s, her work was also shown at many New York alternative art spaces, including The 
Clocktower, Sculpture Center, and Franklin Furnace, and in university galleries 
throughout the country. As an art critic and writer, Mayer contributed essays to various 
journals of artists writings, including White Walls and Heresies and produced an issue 
of the avant-garde magazine Art Rite in 1977. 

In 2016, Southfirst Gallery in Brooklyn exhibited a selection of Mayer’s work from the 
late 1960s and early 1970s. The first major exhibition of her work in over thirty years, it 
was reviewed in The New York Times, Art in America, The New Yorker, and Artforum. 

A version of this show was presented at the Lamar Dodd School of Art at the University 
of Georgia in 2017. Mayer’s work has been included in several group exhibitions in 
New York including at Nicelle Beauchene Gallery, Murray Guy, and Bridget Donahue. 
In 2020, her work was introduced to European audiences through Nick Mauss’s exhi-
bition, Bizarre Silks, Private Imaginings and Narrative Facts, etc., at Kunsthalle Basel 
and Rods Bent Into Bows, at ChertLüdde in Berlin. The presentation in Berlin was 
Mayer’s first solo show in Europe; it won the prestigious VBKI Prize for Berlin galleries 
and included in Frieze magazine’s list of the best shows in Europe. A solo show at 
Gordon Robichaux in summer 2021, entitled Pleasures and Possible Celebrations focused 
on her installations with balloons and related work. 
In September 2021, the touring exhibition Rosemary Mayer – Ways of Attaching was 
kicked off at Swiss Institute in New York. After presentations at Ludwig Forum Aachen 
and Lenbachhaus, the tour concludes in January 2023 at Spike Island in Bristol.

Mayer’s works are represented in the collections of the Museum of Modern Art, New 
York, Lenbachhaus, Munich, and numerous private collections. The Estate of Rose-
mary Mayer is represented by Gordon Robichaux, New York and ChertLüdde, Berlin. 

Rosemary Mayer, Studioporträt / Studio Portrait 1975
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