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EDITORIAL

Es gibt Jahreszeiten, in denen man Kultur
nicht einfach nur besucht — man taucht
in sie ein. Wenn draulten die Tage klrzer
werden, o6ffnen sich in Museen, Konzert-
hausern, Theatern und auf Festivalblh-
nen umso mehr Raume fur Begegnun-
gen, neue Perspektiven und grofle Ge-
schichten.

Der Kulturherbst und Winter 202612027
halt davon besonders viele bereit. Von
Niederosterreich bis Berlin, von Dres-
den bis Oslo, von Salzburg bis Basel:
SIMS Kultur hat sich auf die Suche ge-
macht nach Ausstellungen, Festivals,
Konzerten, Theaterproduktionen und
kulturellen Entdeckungen, die es wert
sind, gesehen, gehdrt und erlebt zu wer-
den. Dabei geht es nicht allein um die
grofRen Namen. Es geht um die Geschich-
ten dahinter. Um KuUnstlerinnen und
Klnstler, deren Arbeiten neue Sichtwei-
sen erdffnen. Um historische Momente,
die plétzlich wieder erstaunlich gegen-
wartig erscheinen. Und um Buhnen, auf
denen Bekanntes unerwartet anders er-
zahlt wird.

Wenn Vertrautes plotzlich

neu erscheint

Manchmal genlgt eine ungewdhnliche
Begegnung, um den Blick auf Vertrautes
zu verandern. ,Beethoven by Warhol“im
Beethoven-Haus Bonn bringt Pop-Art
und Wiener Klassik zusammen und macht
sichtbar, wie unterschiedlich — und zu-
gleich Uberraschend nah — zwei lkonen
der Kunstgeschichte wirken kénnen.
Auch andere Ausstellungen stellen Fra-
gen, die weit Uber das einzelne Kunst-
werk hinausweisen. Die Friedenstein
Stiftung Gotha fragt in ,Rembrandt 1632.
Entstehung einer Marke®, was einen
Kinstler eigentlich unsterblich macht.
Talent? Stil? Oder vielleicht auch die Fa-
higkeit, aus dem eigenen Namen eine
Marke zu schaffen?

In der Kunsthalle Krems wird das Werk der
2023 verstorbenen britischen Bildhauerin
Phyllida Barlow erstmals in Osterreich
monografisch prasentiert. Ihre Skulpturen
sind dabei nicht einfach Objekte, die man
betrachtet. Sie werden zu kérperlich er-
fahrbaren Architekturen. Und im Museum
Wiesbaden nimmt das internationale Aus-
stellungsprojekt ,Die Blauen Reiterinnen®
seinen Anfang - eine Gelegenheit, den
Blick auf eine Kunstbewegung und ihre
Klnstlerinnen neu zu richten.

Kunst darf unbequem sein

Kultur muss nicht immer Antworten ge-
ben. Manchmal besteht ihre wichtigste
Aufgabe darin, Fragen zu stellen, Wider-
spruche sichtbar zu machen und dort ge-
nauer hinzusehen, wo es unbequem wird.
Der steirische herbst 2026 macht daraus
ein Programm. Unter dem Titel ,Red
Flags® widmet sich die 59. Festivalausga-
be den Konflikten unserer Gegenwart.
Das Warnsignal wird zum Ausgangspunkt
fur ein Festival, das nicht wegschaut,
sondern hinsieht.

Auch die Ausstellung des franzdsischen
Kunstlers Nicolas Daubanes in der Oran-
gerie der Staatlichen Kunsthalle Karlsru-
he kreist um Widerstand, Verweigerung
und Ungehorsam — um das innere Feuer,
das Menschen dazu bringt, Grenzen
nicht einfach hinzunehmen. Im Wiener
Aktionismus Museum wiederum erdffnet
eine Schau zu Otto MUhl einen Blick auf
einen Klnstler, dessen Werk und Person
bis heute kontrovers diskutiert werden.

Kunstgeschichte zeigt sich hier nicht als
abgeschlossene  Vergangenheit.  Sie
bleibt in Bewegung.

Geschichten, die auf die

Bdhne gehdren

Auch die Buhnen des Kulturherbstes und
Winters versprechen besondere Begeg-
nungen.
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Die lage werden kurzer —
die Kultur umso heller

Das Residenztheater préasentiert eine
Urauffuhrung, die einen neuen Blick auf
,Lolita“ wagt — und damit einen Stoff, der
wie kaum ein anderer von der Perspekti-
ve abhangt, aus der man ihn betrachtet.
In Regensburg laden die Tanztage dazu
ein, Bewegung als eigene Sprache zu er-
leben. Die HaydnRegion Niederdster-
reich bringt wiederum Musik an Orte, an
denen Geschichte und Gegenwart eine
besondere Verbindung eingehen.

Und Uberall dort, wo grofle Komponis-
ten auf dem Programm stehen, lohnt der
zweite Blick: Das Brucknerfest Linz stellt
unter dem Motto ,endlich® den Augen-
blick ins Zentrum - zwischen Vergangen-
heit und Zukunft, Endlichkeit und Unend-
lichkeit.

Mozart einmal anders

Dass auch ein Genie neue Fragen ver-
tragt, beweist die Mozartwoche 2027 in
Salzburg. Wolfgang Amadé Mozart wird
hier nicht nur als singuldres Genie gefei-
ert. Vielmehr begegnet er jenen Kompo-
nisten, die zu ihren Lebzeiten als die ,an-
deren Mozarts* galten. Zwischen Salz-
burg, Wien, Paris, Schweden, Bohmen
und der Karibik entsteht so ein musikali-
scher Kosmos, der bekannte Hérge-
wohnheiten erweitert und zum Entde-
cken einladt.

Von der Erinnerung und dem,

was bleibt

Kultur bewahrt nicht nur. Sie stellt Erin-
nerungimmer wieder neu zur Diskussion.
Hundert Jahre nachihrer Geburt kehrt In-
geborg Bachmann nach Klagenfurt zurtck
— nicht als Denkmal, sondern als Autorin
von bemerkenswerter Gegenwart. Jubila-
umsjahr, Bachmann-Preis und eine grofle
neue Ausstellung im kérnten.museum zei-
gen, wie lebendig ihr Werk geblieben ist.
Die Osterreichische Nationalbibliothek
erinnert im Prunksaal mit ,Brlcke der



Menschlichkeit. Osterreich und der Un-
garnaufstand 1956“ an ein Kapitel euro-
paischer Geschichte, in dem Mensch-
lichkeit nicht abstrakt blieb, sondern
konkrete Hilfe bedeutete.

Im Albertinum Dresden erzahlt ,Das gro-
Re Drama. Auguste Rodin und der Streit
um die Moderne® wiederum von der Lei-
denschaft, mit der einst um die Kunst der
Moderne gerungen wurde — und von ei-
nem Museumsdirektor, der sich mit sei-
ner Vision gegen den Zeitgeschmack
stellte.

Und dann ist da noch die Kunst
des Entdeckens

Vielleicht liegt gerade darin der beson-
dere Reiz einer Kultursaison: Man weil}
nicht immer vorher, welche Ausstellung,
welches Konzert oder welche Auffuh-
rung einen am Ende am starksten berah-
ren wird.

Im Kunstmuseum Liechtenstein in Vaduz
fuhrt Evi Kliemand durch funf Jahrzehnte
kinstlerischer Spurensuche. Malerei,
Zeichnung, Fotografie und Literatur ver-
binden sich zu einem Werk, in dem Land-
schaft weit mehr ist als Kulisse. ,Ubers
Wasser gehen® erzahlt von Ubergangen,
von Zeit und von dem Versuch, das Ver-
schwindende durch Wahrnehmung in Er-
innerung zu bewahren.

Das Humboldt Forum in Berlin macht ab
Ende November mit ,Mein. Dein. Un-
serl?® ein scheinbar alltagliches Wort
zum Ausgangspunkt einer grof3en gesell-
schaftlichen Debatte: Besitz. Die Fonda-
tion Beyeler wiederum ladt mit ihrem
vielfaltigen Ausstellungsprogramm dazu
ein, sich auf herausragende Kunst in be-
sonderer Umgebung einzulassen.

Und wer den Blick einmal Uber die klassi-
schen Kulturmetropolen hinaus schwei-
fen lassen moéchte, dem sei ein Abste-
cher nach Norden empfohlen: Inunserer
Kulturreportage ,Oslo — Die Kunst, die

vom Fjord kommt® fuhrt die Reise von
Edvard Munch bis Yayoi Kusama durch
eine der aufregendsten Kulturmetropo-
len Europas.

Kultur beginnt dort, wo

Neugier beginnt

Vielleicht ist das die schonste Gemein-
samkeit all dieser Veranstaltungen: Sie
machen neugierig.

Auf eine Musik, die man schon zu kennen
glaubte. Auf einen Kunstler, den man neu
entdecken mochte. Auf eine Geschich-
te, die plotzlich eine andere Bedeutung
bekommt. Auf ein Museum, das man
schon lange besuchen wollte. Oder auf
eine Stadt, die man bisher nur vom Na-
men kannte.

SIMS Kultur moéchte aus der unuber-
schaubaren Fulle des Kulturangebots
jene Veranstaltungen herausfiltern, die
besonders spannend, relevant und se-
henswert sind. Ob zeitgendssische Kunst
oder Renaissance, Mozart, Bruckner
oder Haydn, grofe Theaterproduktio-
nen, Urauffihrungen, Festivals oder au-
Rergewdhnliche Auftragswerke - die
Vielfalt der Kultur ist grof. Und genau
deshalb lohnt es sich, genauer hinzuse-
hen.

Nehmen Sie sich Zeit. Lassen Sie sich
Uberraschen. Besuchen Sie Museen und
Ausstellungen, Konzerte und Festivals,
Theater und Oper. Entdecken Sie Be-
kanntes neu und Unbekanntes zum ers-
ten Mal.

Denn vielleicht ist der schonste Kultur-
moment jener, mit dem man nicht ge-
rechnet hat.

Wir wdnschen lhnen einen inspirieren-
den Kulturherbst und Winter 202612027
- und vor allem: viel Vergnigen beim
Entdecken.

|hr SIMsKultur-Team
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Hinweis:

Aus Grunden der einfacheren Lesbarkeit
wird in unserem Magazin auf die geschlechts-
sperzifische Differenzierung, zum Beispiel
Kinstlerinnen, verzichtet. Entsprechende
Begriffe geltenim Sinne der Gleichbehand-
lung grundsatzlich fur alle Geschlechter.
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DEUTSCHLAND | Bayern | Kunsthalle Mannheim

Tanzist der Augenblick, in dem Bewegung zu Form wird — und im selben Moment wieder
verschwindet. Die Kunsthalle Mannheim widmet sich mit ,TANZ!" der grofien
Herausforderung, das Fluchtige festzuhalten. Von Edgar Degas und Auguste Rodin bis
zur Gegenwartskunst erzahlen rund 125 Jahre Kunstgeschichte davon, wie Kunstlerinnen
und Kunstler den bewegten Kérper beobachten, inszenieren und neu erfinden.

Was bleibt von einer Bewegung, wenn sie
vorbei ist? Eine Spur vielleicht. Eine Erin-
nerung. Ein Bild, das den Moment einfriert
und ihm eine Dauer verleiht, die der Tanz
selbst nicht besitzt. Genau an diesem Wi-
derspruch setzt die Ausstellung ,TANZI
in der Kunsthalle Mannheim an: Wie lasst

Edgar Degas, ,Danseuse - position de quatrieme
devant sur lajambemgauche”, premiére étude,
1919-1937, Kunsthalle Mannheim Foto: Heiko Daniels

sich etwas darstellen, dessen Wesen ge-
rade darin liegt, sich standig zu veran-
dern?

Seit dem spaten 19. Jahrhundert fasziniert
der Tanz die bildende Kunst als ein Labor
der Bewegung. Der Kérper wird dabei
nicht allein zum Motiv, sondern zum Expe-
rimentierfeld. Kinstlerinnen und Kinstler
beobachten Haltung, Rhythmus, Balance
und Geste - und Ubersetzen sie in andere
Medien. Aus einer flichtigen Choreogra-
fie werden Skulptur, Linie, Farbe, Stoff,
Fotografie, Film oder Installation.

Ein frihes Beispiel dafr sind die berdhm-
ten Tanzerinnen von Edgar Degas. Seine
Figuren scheinen den Moment zu bewah-
ren und sind doch ganz von Bewegung
durchdrungen. Auch Auguste Rodininter-
essierte sich fur den Kérper jenseits klas-
sischer Statuarik: Seine Figuren wirken,
als kdnnten sie jeden Augenblick ihre Hal-
tung verdndern. Spater erweitern die
Avantgarden den Begriff des Tanzes radi-
kal. Bei Oskar Schlemmer wird der
Mensch Teil einer geometrischen Buh-
nenwelt, bei Alexandra Exter verschmel-
zen Koérper, Farbe und Raum zu dynami-
schen Kompositionen.

J-TANZ!I® verfolgt diese Entwicklung tber
rund 125 Jahre und fUhrt dabei unter-
schiedliche kunstlerische Sprachen zu-
sammen. Skulptur und Malerei treffen auf
Zeichnung und Kostum, Installation und
Textilarbeit auf Video und Performance.
Zu sehen sind unter anderem Arbeiten
von Henri de Toulouse-lLautrec, Ernst
Ludwig Kirchner, Ferdinand Hodler, Isamu
Noguchi, Robert Rauschenberg, Yvonne
Rainer, Trisha Brown, Rebecca Horn und
Haegue Yang. Dabeigeht es um weit mehr
als die asthetische Darstellung von Tan-
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zerinnen und Tanzern. Der bewegte Kor-
per wird zur Projektionsflache gesell-
schaftlicher Vorstellungen. Wer darf sich
wie bewegen? Wie wird ein Kérper be-
trachtet, diszipliniert oder inszeniert?
Und welche Vorstellungen von Ge-
schlecht, Identitdt und Menschsein
schreiben sich in choreografierte Bewe-
gungen ein?

Gerade die zeitgendssischen Positionen
fuhren diese Fragen weiter. Bewegung
wird nicht mehr zwangslaufig abgebildet
- sie kann selbst zum Material der Kunst
werden. Besonders eindrucksvoll zeigt
sich das in den eigens fur die Ausstellung
entwickelten Auftragsarbeiten von lsaac
Chong Wai, Eva-Helene Pade und Rajni
Perera.

Eine besondere Rolle Gbernimmt zudem
Tino Sehgal. Seine wahrend der gesamten
Ausstellungslaufzeit prasentierte Cho-
reografie lasst sich nicht einfach als Ob-
jekt betrachten. Sie ereignet sich vor den
Augen des Publikums. Balance, Kérper
und Bewegung werden zu einem lebendi-
gen Kunstwerk, das nur im Augenblick sei-
ner Auffihrung existiert.

Damit fahrt ,TANZ!“ zuriick zu ihrer zent-
ralen Frage: Wie kann Kunst etwas bewah-
ren, das seinem Wesen nach nicht be-
wahrt werden kann? Vielleicht liegt die
Antwort gerade nicht im Festhalten. Die
Kunst kann den Tanz nicht stoppen. Sie
kann aber seine Energie Ubersetzen - in
eine Linie, eine Figur, einen Raum, einen
Koérper. Und sie kann uns daran erinnern,
dass auch das Vergéngliche eine Form
von Dauer besitzt: als Bild in unserer
Wahrnehmung.

13. November 2026 bis 7. Marz 2027

M Informationen: www.kuma.art
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Ernst Ludwig Kirchner, ,Tanzender Frauenakt“, Gret Palucca,
192911930, Privatsammlung Schweiz Foto: Felix Jungo

Y &
LY
& Isaac Chong Wai, ,Falling Reversely*, 202112024
1 © Isaac Chong Wai, Courtesy of the artist, Blindspot Gallery and Zil-
berman/Video Still by Isaac Chong Wai, Julia Geif3 and Lana Immelman



AR RENel DEUTSCHLAND | Baden-Wirttemberg | Kunstmuseum Karlsruhe

N Parr: Parrathon

Mart

Ein Uberflllter Strand, ein Teller mit Uberladenem Essen, sonnenverbrannte Urlauber, Souvenirs,
Shoppingtempel oder Menschen, die sich fur einen kurzen Moment unbeobachtet fuhlen: Was
andere achtlos Ubersehen, wird bei Martin Parr zum Bild. Der britische Fotograf besitzt die seltene
Fahigkeit, im scheinbar Banalen das Absurde, Komische und manchmal auch Beklemmende unserer
Gegenwart sichtbar zu machen. Mit ,Parrathon” widmet das Kunstmuseum Karlsruhe einem der
einflussreichsten Dokumentarfotografen unserer Zeit eine umfassende Ausstellung.

Vom 21. November 2026 bis 7. Februar 2027
gibt die Schau mit mehr als 200 Fotogra-
fien einen weitreichenden Einblick in Parrs
kinstlerisches Schaffen. Rund 220 unge-
rahmte Drucke erganzen die Prasentation.
Ininsgesamt 14 thematischen Kapiteln ent-
faltet sich eine Bildwelt, die gleicherma-
Ren unterhalt und provoziert. Massentou-
rismus und Konsumkultur gehéren ebenso
zu seinen Themen wie Luxus, Freizeit, ge-
sellschaftliche Rituale und die vielen klei-
nen Inszenierungen des Alltags.

Parrs Fotografien sind auf den ersten Blick
oft komisch. lhre grellen Farben, unge-
wohnlichen Bildausschnitte und prazise ge-
setzten Momente verfuhren zum Schmun-
zeln. Doch hinter dem Humor steckt ein
scharfer gesellschaftlicher Blick. Parr foto-
grafiert nicht aus sicherer Distanz, sondern
mitten hinein in jene Situationen, in denen
sich menschliches Verhalten besonders
deutlich zeigt. Seine Bilder erzahlen von
unseren Wunschen, Gewohnheiten und
Widersprichen — und nicht zuletzt von un-
serem Bedurfnis, gesehen zu werden.
Dabei interessiert Parr weniger das Aufer-
gewohnliche als das Alltagliche. Gerade
darin liegt die Stérke seiner Fotografie. Der
Massentourismus wird bei ihm zum absur-
den Schauspiel, Konsum zur sozialen Cho-
reografie und Luxus zur Buhne menschli-
cher Selbstdarstellung. Das vermeintlich
Geschmacklose wird nicht einfach vorge-
fuhrt, sondern mit einer Mischung aus Fas-
zination, Distanz und Selbstironie betrach-
tet. Denn wer Uber Parrs Bilder lacht, er-
kennt sich darin nicht selten selbst wieder.
Seit Jahrzehnten beobachtet Parr gesell-
schaftliche Verdnderungen mit einer Ka-
mera, die zugleich dokumentiert und kom-
mentiert. Seine Fotografien sind Moment-
aufnahmen und kulturelle Seismografen:
Sie zeigen, wie Menschen ihre Freizeit ver-
bringen, was sie kaufen, wohin sie reisen

und welche Vorstellungen von Gluck, Sta-
tus und Zugehorigkeit sie entwickeln. Da-
beigelingt es Parr, grof3e gesellschaftliche
Themen nicht abstrakt zu behandeln, son-
dern in einem einzigen, scheinbar neben-
sachlichen Augenblick sichtbar zu machen.
JParrathon“ ladt deshalb nicht nur dazu
ein, Martin Parrs charakteristische Bild-
sprache wiederzuentdecken. Die Aus-
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oben: Martin Parr, Italy, Venice, ,, A tourist takes a pic-
ture while pigeons surround her®, 2005 © Martin Parr |
Magnum Photos * links: Martin Parr © Martin Parr

stellung scharft auch den Blick fur die
Welt vor unserer eigenen Haustar. Fur
Gesten, Blicke, Kérperhaltungen, Dinge
und Situationen, die uns vertraut sind und
gerade deshalb kaum noch auffallen.
Vielleicht liegt genau darin Parrs beson-
dere Quialitat: Er bringt uns zum Lachen -
und lasst uns im nachsten Moment daru-
ber nachdenken, warum wir eigentlich la-
chen. Seine Bilder sind bunt, direkt und
oft gnadenlos. Vor allem aber sind sie
menschlich. Und in dieser Menschlichkeit
liegt ihre erstaunliche Aktualitat.

Mit ,Parrathon® kommt ein groRer Beob-
achter unserer Gegenwart nach Karlsru-
he: pointiert, verspielt, provokant und im-
mer mit einem unbestechlichen Gespur
fur die kleinen Wahrheiten des Alltags.
21.November 2026 bis 7. Februar 2027

M Informationen:
https:llkunstmuseum-karlsruhe.de



AUSSIENECNEl DEUTSCHLAND | Baden-Wirttemberg | Staatliche Kunsthalle Karlsruhe | Orangerie

Das innere reuer
des Widerstands

Es gibt ein Feuer, das man sehen kann — und eines, das im Verborgenen brennt. Ein Feuer, das sich
nichtin Flammen zeigt, sondern in der Entschlossenheit, sich einer Macht entgegenzustellen, die
Unrecht schafft. ,Le feu intérieur”, die Ausstellung des franzdsischen Kunstlers Nicolas Daubanes
in der Orangerie der Staatlichen Kunsthalle Karlsruhe, widmet sich genau diesem inneren Feuer:

dem Mut zum Widerstand, zur Verweigerung und zum Ungehorsam.

Vom 26. September 2026 bis 10. Janner
2027 prasentiert die Kunsthalle das Werk
des 1983 geborenen Kinstlers, der sichin
groltformatigen Wandzeichnungen und
raumgreifenden Installationen mit Macht-
strukturen und den Strategienihrer Uber-
windung auseinandersetzt. Seine Kunst
entsteht dabei haufig aus intensiven his-
torischen Recherchen. Im Mittelpunkt
stehen reale Ereignisse und Schicksale -
und die Frage, wie Menschen unter Be-
dingungen von Unterdrickung und Ge-
walt ihre Handlungsmacht bewahren
oder zurlckgewinnen kénnen.

Daubanes interessiert sich fur die sicht-
baren und unsichtbaren Spurenvon Herr-
schaft. Gefangnisse, Mauern, Zellen und
andere Architekturen werden zu Zeugnis-
sen politischer und gesellschaftlicher
Macht. Inseinen Arbeiten zeichnet er die-
se Orte nach oder integriert authenti-
sche Objekte in seine Installationen. Ar-
chitektur wird dabei zur Erinnerungstra-
gerin: Sie erzahlt von Menschen, die ein-
gesperrt, verfolgt, deportiert oder zum
Schweigen gebracht wurden - aber
ebenso von jenen, die sich widersetzten.
Seine historischen Bezugspunkte reichen
weit zurdck. Daubanes beschéftigt sich
etwa mit Galileo Galilei, der vom Heiligen
Offizium unter Hausarrest gestellt wurde,
oder mit revolutiondren Kinstlern wie
Giovanni Piranesi und Gustave Courbet
sowie dessen Freund, dem Dichter Pierre
Dupont. Einen besonderen Stellenwert
nimmt die franzoésische Résistance ein.
Jean Moulin, eine der zentralen Figuren
des franzosischen Widerstands gegen
den Nationalsozialismus, und seine Inhaf-
tierung im Geféngnis Montluc in Lyon ge-
héren ebenso zu den Themen der Aus-

tinks: Nicolas Daubanes, ,,l’Hallali“, 2023, Foto N. Brasseur o VG Bild-Kunst, Bonn 2026 * rechts: Nicolas Daubanes, ,La
fenétre de Galilée de la Villa Médicis, Villa Médicis, 2025 © b. Molajoli, © VG Bild-Kunst, Bonn 2026

stellung wie der Gefangnisaufstand in
Nancy in den1970er-Jahren.

Gerade der Blick auf Nancy besitzt fur
Karlsruhe eine besondere Bedeutung: Die
franzdsische Stadt ist Partnerstadt Karls-
ruhes. Das einstige Gefangnis Charles IlI
wird damit nicht nur zum historischen
Schauplatz, sondern zu einem Ort,an dem
sich Geschichte und Gegenwart unmittel-
bar begegnen.

Daubanes’ Arbeiten sind jedoch keine
nostalgische Erinnerung an vergangene
Formen des Widerstands. Sie stellen viel-
mehr die Frage nach dessen Aktualitat.
Was bedeutet Widerstand in einer Zeit, in
der autoritare Strukturen, politische Re-
pression, Krieg und soziale Ungleichheit
weiterhin Realitat sind? Und welche For-
men kann Auflehnung annehmen, wenn
offene Konfrontation unmaoglich oder le-
bensgefahrlich wird?

Der Ausstellungstitel ,Le feuintérieur be-
schreibt dabei eine doppelte Bewegung:
Er verweist auf gesellschaftliche Konflik-
te, die unter der Oberfldche schwelen,
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ebenso wie auf jenes innere Feuer, das
Menschen antreibt, sich nicht mit Unrecht
abzufinden. Sabotage, Meuterei, Subver-
sion und ziviler Ungehorsam erscheinenin
Daubanes’ Werk als Strategien des Uber-
lebens und der Befreiung.

Seine Kunst ist dabei unbequem, kérper-
lich und unmittelbar. Sie verlangt keine
distanzierte Betrachtung, sondern kon-
frontiert ihr Publikum mit der Frage nach
der eigenen Haltung. Wo beginnt Wider-
stand? Wann wird Gehorsam zur Mit-
schuld? Und wie viel Mut braucht es, um
sich einer scheinbar Ubermachtigen Ord-
nung entgegenzustellen?

JLe feu intérieur” ist damit eine Ausstel-
lung Uber Geschichte —und zugleich iber
die Gegenwart. Uber Menschen, die
Grenzen Uberschreiten, weil sie sie nicht
langer akzeptieren konnen. Uber das Feu-
er, das in Gesellschaften schwelt. Und
Uber die Kraft, die entstehen kann, wenn
aus Empoérung Entschlossenheit wird.

26. September 2026 bis 10. Janner 2027

M Informationen: www.kunsthalle-karlsruhe.de



DEUTSCHLAND | Baden-Wiirttemberg | Museum Ritter in Waldenbuch

Was passiert, wenn aus einem Quadrat eine Landschaft wird, aus einer Fadengardine eine Skulptur oder aus
Verpackungsmaterial eine fantastische Architektur? Und was geschieht, wenn strenge geometrische
Ordnung plotzlich Risse bekommt, sich verschiebt, faltet oder in kraftigen Farben zu pulsieren beginnt?

Genau hier setzt die Ausstellung ,Zwi-
schen Ordnung und Leben. Konstruktive
Kunst heute®im Museum Ritter in Walden-
buchan.Vom 25. Oktober 2026 bis zum 18.
April 2027 zeigt sie mit acht kinstleri-
schen Positionen, wie vielfaltig, Uberra-
schend und lebensnah konstruktive Kunst
heute sein kann.

Konstruktive Kunst wird haufig mit klaren
Formen, geometrischen Strukturen und
einem préazisen, planvollen Vorgehen
verbunden. Doch die Ausstellung zeigt:
Ordnung muss keineswegs starr sein. Im
Gegenteil. Sie kann ein Ausgangspunkt
sein, von dem aus sich neue Ideen, Ge-
schichten und Erfahrungsraume entwi-
ckeln. Geometrische Formen werden zu
Bausteinen fUr ganz unterschiedliche
kunstlerische Welten - zwischen Abstrak-
tion und Gegenstandlichkeit, zwischen
Alltag und Utopie, zwischen System und
Zufall.

Dabei begegnen den Besucherinnen und
Besuchern nicht nur Malereien und Zeich-
nungen. Zahlreiche Plastiken, Assembla-
genund Objekte sowie eigens fur die Aus-
stellung entwickelte Installationen ma-
chen die Schau zu einem abwechslungs-
reichen Erlebnis. Die verwendeten
Materialien sind dabei oft erstaunlich all-
taglich: Mébel, Zuckerwurfel, Fadengar-
dinen oder Verpackungen verwandeln
sich in den Handen der Kinstlerinnen und
Kinstler in etwas vollkommen Neues. Aus
scheinbar banalen Gebrauchsgegenstan-
den entstehen fantastische Szenarien,
utopische Architekturen oder fragile
Konstruktionen. Auch Fundsttcke aus der
Natur finden ihren Weg in diese unge-
wohnlichen Bild- und Objektwelten.

So wird deutlich, dass konstruktive Kunst
nicht im luftleeren Raum entsteht. Viele
der ausgestellten Arbeiten beschéftigen

sichmit der Lebenswirklichkeit: mit Alltags-
phdnomenen, gesellschaftlichen Struktu-
renund individuellen Erfahrungen. Manche
Werke tragen dabei eine ganz personliche,
biografische Handschrift. Kraftige Farben
und geometrische Formen treffen auf Er-
innerungen an vertraute Landschaften
oder auf indigene Symbolsysteme. In die-
sen Arbeiten wird Abstraktion zum Trager
von Geschichte und Identitdt — und die
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Amalia Valdés, ,Autobahn®, 2023

© Kunstlerin, Foto: Pablo Hassman

vermeintlich universelle Sprache der
Geometrie erhélt eine ganz personliche
Stimme.

Andere Kunstlerinnen und Kunstler ge-
hen einen Schritt weiter und bringen die
scheinbare Perfektion der Ordnung be-
wusst aus dem Gleichgewicht. Maleri-
scher Farbauftrag, handgezogene Linien,
Verschiebungen und Lidcken durchbre-
chen geometrische Raster. Knicke und
Falten bringen Bewegung ins Bild, kleine
UnregelmaRigkeiten verleihen den Kom-
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positionen eine fast kdrperliche Préasenz.
Was zunachst nach einem streng kalku-
lierten System aussieht, beginnt zu leben.
Gerade dieses  Spannungsverhaltnis
macht den Reiz der Ausstellung aus: Ord-
nung und Freiheit, Planung und Zufall,
Geometrie und Natur, Abstraktion und
Wirklichkeit stehen sich nicht als Gegen-
satze gegenuber. Sie gehen eine Verbin-
dung ein und eroffnen neue Moglichkei-
ten des Sehens.

Mit Werken von N&ndor Angstenberger,
Doris Erbacher, Clare Goodwin, Erika
Hock, Peter K. Koch, Mona Radziabari, Ni-
cola Staeglich und Amalia Valdés zeich-
net die Ausstellung ein facettenreiches
Bild der konstruktiven Kunst der Gegen-
wart. Sie l&dt dazu ein, vertraute Dinge
mit neuen Augen zu betrachten und sich
auf die Frage einzulassen: Wie viel Ord-
nung braucht das Leben — und wie viel Le-
ben vertragt die Ordnung?

Das Museum Ritter bietet dafir den pas-
senden Rahmen. Gegrindet von Marli
Hoppe-Ritter und 2005 erdéffnet, widmet
essich der geometrisch-abstrakten Kunst
und macht die Sammlung rund um das
Thema Quadrat offentlich zuganglich. Mit
seinen wechselnden Ausstellungen ver-
steht sich das Museum als lebendiger Ort
der Begegnung mit Kunst.

,Zwischen Ordnung und Leben® fuhrt die-
sen Gedanken konsequent weiter. Die
Ausstellung zeigt, dass geometrische
Kunst keineswegs kahl und unnahbar sein
muss. Sie kann Geschichten erzahlen, Er-
innerungen bewahren, gesellschaftliche
Fragen aufwerfen — und manchmal sogar
aus einem Zuckerwdirfel eine ganze Welt
entstehen lassen.

25. Oktober 2026 bis 18. April 2027

M Informationen:
www.museum-ritter.de






SiF=elAS| DEUTSCHLAND | Baden-Wirttemberg | Konstanz im Winter

Der sodensee beginnt

7 leuchten

Es gibt Orte, die im Winter ihren eigenen Zauber entfalten. Konstanz gehért dazu. Wenn Uber
dem Bodensee die Dammerung liegt, die ersten Lichter in den Gassen aufscheinen und sich
der Duft von GewUrzen und Gluhwein Uber die Platze legt, wird aus der kalten Jahreszeit ein
sinnliches Erlebnis. Zwischen Altstadt und Seeufer, Weihnachtsmarkt und Insel Mainau
erzahlt der Winter von Licht, Genuss und der schonen Kunst des Innehaltens.

Ein Winter in drei Lichtstimmungen
Der Bodensee kann im Winter still sein.
Fast ein wenig entrickt. Das Wasser liegt
dunkel unter dem Himmel, die Konturen
der Alpen verschwimmen im Dunst — und
dann beginnt irgendwo ein Licht zu leuch-
ten. Erst eines, dann viele. Konstanz zieht
sich langsam sein festliches Gewand
uber.

Die Stadt ist in dieser Jahreszeit weniger
Kulisse als vielmehr Bdhne. Historische
Fassaden, enge Gassen und das Seeufer
bekommen durch die winterliche Be-
leuchtung eine andere Tiefe. Menschen
flanieren, bleiben stehen, warmen sich
die Hande an einer Tasse Gluhwein. Es ist
die Zeit der kleinen Entdeckungen - und
der groflen Lust, sich einfach treiben zu
lassen.

Christmas Garden Mainau
© MTKIAchim Mende (oben), © MTKITheresa Arndt (unten)
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WinterSeelLeuchten: Wenn die
Stadt im Dunkeln beginnt

Im Winter zeigt Konstanz seine leuchten-
de Seite. Die festlich illuminierte Stadt,
geschmuckte Weihnachtsbdume und die
Lichter rund um Hafen, Altstadt und See-
ufer lassen einen warmen Schimmer Uber
die Stadtlandschaft wandern.

Besonders reizvoll ist der Perspektiv-
wechsel vom Wasser aus. Bei einer Ad-
ventsschifffahrt wird Konstanz zur leuch-
tenden Silhouette: das historische Kon-
zilsgebaude, die Lichter der Stadt, die
Imperia am Hafen und dahinter der weite,
dunkle See. Auch StadtfUhrungen, Muse-
en, Konzerte und winterliche Entdecker-
touren gehdren zu dieser besonderen
Jahreszeit.

Vielleicht liegt darin die eigentliche Qua-
litdt des WinterSeeleuchtens: Es geht
nicht alleinum Licht. Es geht um die Atmo-
sphare, die entsteht, wenn eine Stadt fur
einige Wochen ein wenig langsamer, wér-
mer und festlicher wirkt.

Weihnachtsmarkt am See:

Ein Fest fur alle Sinne

Vom Hafen bis in den Stadtgarten und hin-
ein in die historische Altstadt zieht sich
der Weihnachtsmarkt am See. Rustikale
Hutten, Lichterketten und der Blick auf
den Bodensee geben ihm eine besonde-
re Buhne.

Hier trifft sich vieles, was zum Advent ge-
hort:  Kunsthandwerk und  Geschenk-
ideen, Musik und Begegnung, Sufles und
Herzhaftes. Dlnnele, Baumstriezel und
Winzerglihwein gehdren ebenso dazu
wie vegetarische und vegane Angebote.
Familien zieht es ins Weihnachtswichtel-



dorf oder zum historischen Pferdeka-
russell, wdhrend andere einfach mit
einer warmen Tasse in der Hand am
See entlangschlendern.

Und dann ist da das Weihnachtsschiff.
Festlich beleuchtet liegt es direkt am
Bodensee und erweitert den Weih-
nachtsmarkt um einen ganz eigenen
Ort zum GenielRen und Feiern.
Vielleicht wird der Markt gerade des-
halb fUr viele zum vorweihnachtlichen
,zZweiten Wohnzimmer*: weil man hier
nicht viel vorhaben muss. Ein Spazier-
gang gendgt. Ein Gesprach. Ein Duft,
der Erinnerungen weckt. Ein Blick
Uber das Wasser.

6. November bis 23. Dezember 2026

Christmas Garden Mainau:

Eine Insel wird zum
Winterwunderland

Wenn es auf der Insel Mainau dunkel
wird, beginnt eine andere Art des Winter-
erlebnisses. Entlang eines neu gestalte-
ten Rundwegs verwandelt sich die Blu-
meninselin eine nachtliche Welt aus Licht
und Musik. Millionen von Lichtpunkten
setzen Baume, Wege und Gartenrdume in
Szene, Lichtinstallationen erscheinen zwi-
schen der winterlichen Vegetation und
machen aus dem Spaziergang eine Reise
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durch unterschiedliche Stimmungen. Der
Reiz liegt dabei gerade im Zusammenspiel
von Natur und kinstlichem Licht. Die Insel,
die tagsUber fur ihre Géarten und Pflanzen
bekannt ist, wird am Abend zu einem at-
mospharischen Gesamtkunstwerk. Dazwi-
schen bleibt Zeit fur eine Pause, flr win-
terliche Gastronomie und den Blick auf
die beleuchteten Wege.
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oben: Konstanzer Weihnachtsmarkt am See
© MTKIDagmar Schwelle

links und unten: Weihnachtsmarkt am See

© MTKIAchim Mende

Eine besonders stimmungsvolle Tradi-
tion ist das Lucia-Singen am 12. und 13.
Dezember. Im Palmenhaus erklingen
skandinavische Lucia-Lieder — ein Fest
des Lichts, das mitten im dunklen De-
zember eine ganz eigene Warme ent-
wickelt.

19. November 2026 bis 9. Januar 2027

Licht, das bleibt

Vielleicht ist es das, was den Winter
am Bodensee so besonders macht:
Die Dunkelheit wird nicht bekampft,
sonderninszeniert. In Konstanz leuch-
tet sie aus den Fenstern, vom Weih-
nachtsmarkt und vom Wasser her. Auf
Mainau wird sie zum Raum fur Licht-
kunst und Musik.

Drei Orte, drei Stimmungen - und
doch erzahlen sie dieselbe Geschichte.
Von einer Jahreszeit, in der man wieder
genauer hinsieht. In der ein Lichterglanz
auf dem Wasser genugt, um stehen zu
bleiben. Und in der aus einem gewdhnli-
chen Winterabend ein kleiner besonde-
rer Moment werden kann.

B Informationen:
www.konstanz-info.comlwinterleuchten



Deutschland | Bayern | Miinchen | Stadtische Galerie im Lenbachhaus und Kunstbau

Sie war Bildhauerin, Malerin, Grafikerin, Buhnenbildnerin, Schauspielerin und Theoretikerin —und eine
Uberzeugte Verfechterin kiinstlerischer und kdrperlicher Selbstbestimmung. Dennoch ist Maria Jarema
aullerhalb Polens bis heute kaum bekannt. Das Lenbachhaus Minchen widmet der bedeutenden
Vertreterin der polnischen Moderne nun erstmals in Deutschland eine umfassende monografische
Ausstellung. Ihr Werk erzahlt von einer Kunst, die politisch dachte, ohne politische Botschaften abzubil-
den - und die in Rhythmus, Bewegung und Abstraktion eine eigene Form der Freiheit fand.

Maria Jarema lief3 sich nur schwer auf eine
einzige Rolle festlegen. Sie malte, model-
lierte, experimentierte mit Drucktechni-
ken, entwarf Kostime und BUhnenbilder
und stand selbst auf der Bihne. Sie schrieb
Uber Kunst, formulierte Manifeste und
setzte sich fur das Recht von Frauen auf
uneingeschrankte korperliche und kreati-
ve Selbstbestimmung ein. lhre Kunst war
ebenso vielseitig wie ihr Denken.

lhr Lebensmittelpunkt war Krakau. Dort
grindete sie 1932 gemeinsam mit be-
freundeten Studierenden die Krakauer
Gruppe, die sich gegen die nationalisti-
schen Tendenzen an der Kunstakademie
wandte. Das Umfeld der Gruppe stand
der verbotenen Kommunistischen Partei
nahe und wurde zu einem wichtigen geis-
tigen und kdnstlerischen Netzwerk der
polnischen Zwischenkriegs- und Nach-
kriegsgeneration.

Auch wahrend der deutschen Besatzung
blieb Jarema in Krakau. lhre politische
Haltung und ihr kommunistisches, zu-
gleich entschieden anti-stalinistisches
Umfeld machten diese Jahre zu einer
existenziellen Bedrohung. Dennoch blieb
die Verbindung von Kunst und gesell-
schaftlicher Veranderung fur sie zentral.

Bemerkenswert ist, dass Jarema Kunst
nicht als unmittelbares politisches Instru-
ment verstand. Ihre Uberzeugung war ra-
dikaler: Kunst selbst konnte revolutionar
sein, weil sie Wahrnehmung verdndert
und damit auch das Denken. Wahrend l&n-
gerer Aufenthalte in Paris 1938 und 1948
begegnete sie dem Surrealismus und
fand dort eine kunstlerische Haltung wie-
der, die ihrer eigenen Suche nahekam.

Maria Jarema, ,Torreador” (Toreador), 1943, Muzeum
Sztuki, todz © Rechtsnachfolge der Kiinstlerin| © Estate of the artist

Jaremas Kunst ist abstrakt — aber keines-
wegs kalt oder statisch. lhre Formen
scheinen miteinander zu kommunizieren,
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sich zu berlhren, zu Uberschneiden und
wieder auseinanderzutreten. Schon die
Titelihrer Werkserien geben die Richtung
vor: ,Rhythmus®, ,Zeichen®, ,Durchdrin-
gung’, ,Filter®. Es geht um Bewegung und
Beziehung, um Kréfte, die aufeinander-
stofRen und dadurch etwas Neues entste-
hen lassen.

Einwesentlicher Schlissel zu diesem Den-
ken liegt im Theater. Bereits in den 1930er
Jahren arbeitete Jarema gemeinsam mit
ihrem Bruder Jozef in der experimentel-
len Theatergruppe Cricot. In den 1950er
Jahren war sie an der Grindung von Cricot
2 beteiligt, gemeinsam mit Jonasz Stern
und dem Regisseur Tadeusz Kantor. Die
BlUhne wurde fUr sie zu einem Labor, in
dem Korper, Sprache, Bewegung und
Rhythmus miteinander verschmolzen.
Diese Erfahrungen Ubertrug Jarema auf
die Bildflache. Ihre Skulpturen und Ge-
malde wirken wie eingefrorene Bewegun-
gen, ihre Kompositionen wie Bihnen, auf
denen Formen aufeinandertreffen. Die
Begegnung zweier Elemente war fur sie
eine Art ,Anekdote® — eine kleine Ge-
schichte mit Folgen. Die Bildfldche wurde
zum Ort der Konfrontation, deren Konse-
quenzen Uber das Kunstwerk hinausrei-
chen konnten.

Gerade darin liegt die auBergewodhnliche
Modernitat ihres Werks. Jarema suchte kei-
ne dekorative Abstraktion. Sie wollte mit
Formen etwas in Bewegung bringen - im
Bild ebenso wie im Kopf des Betrachters.
In Krakau ist sie heute langst Teil des of-
fentlichen Gedéachtnisses. Zwei von ihr
entworfene Denkmaéler stehen im Stadt-
raum, eine Stralte tragt ihren Namen, und



eines ihrer abstrakten Werke wurde mo-
numental auf die Fassade eines Wohn-
blocks Ubertragen. Jingere Kunstlerin-
nen und Kunstler beziehen sich immer
wieder auf ihr Werk.

Das Lenbachhaus holt diese auBerge-
wohnliche Persénlichkeit nun nach Mun-
chen. Die Ausstellung versammelt Arbei-
ten aus allen Phasen ihres kurzen, intensi-
ven Lebens: Gemaélde, Monotypien, Skulp-
turen und Kostlme. So entsteht erstmals
in Deutschland ein umfassendes Bild einer
Klnstlerin, deren Werk zwischen Avant-

todz, © Rechtsnachfolge der Kiinstlerin | © Estate of the artist
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links: Maria Jarema, ,Dwie siostry* (Zwei Schwestern),
1954, Muzeum Narodowe w Warszawie

© Rechtsnachfolge der Kinstlerin/ © Estate of the artist

rechts oben: Maria Jarema, ,Chwyt“ (Griff), 1951,
Muzeum Narodowe w Warszawie

© Rechtsnachfolge der Kunstlerin | Estate of the artist

rechts unten: Maria Jarema, , Garderobiany*
(Garderobier), 1942, Muzeum Narodowe w Warszawie
© Rechtsnachfolge der Kinstlerin | © Estate of the artist

garde, Theater, Politik und Abstraktion ei-
ne ganz eigene Sprache entwickelt.

Maria Jarema starb 1958 im Alter von nur
50 Jahren. Ihr Werk aber wirkt erstaunlich
gegenwartig. Vielleicht, weil ihre Revolu-
tion nicht in Parolen stattfand, sondernin
Formen. Sie wollte die Welt nicht einfach
abbilden. Sie wollte die Wahrnehmung
verdndern — und damit die Mdglichkeit
erdffnen, die Welt neu zu denken.

27. Oktober 2026 bis 25. April 2027

B Informationen:
www.lenbachhaus.de



DEUTSCHLAND | Bayern | MiK Museum im Kulturspeicher Wiirzburg

Sachlich, prazise und zugleich unheimlich visionar: Das Museum im Kulturspeicher Warzburg
widmet Carl Grossberg, einem der eigenwilligsten Maler der Neuen Sachlichkeit, eine grofle
Retrospektive. Seine menschenleeren Stadte, frankischen Dorfer und faszinierenden
Maschinenwelten erzahlen von einer Moderne, die Fortschritt versprach — und zugleich

die Frage aufwarf, ob der Mensch ihre Dynamik noch beherrschen kann.

Eine Stadt ohne Menschen. Ein Dorf, still
und vollkommen, als wére die Zeit fur ei-
nen Augenblick angehalten worden.
Fenster, Dacher, Fassaden und StralRen
erscheinen mit einer Prazision, die beina-
he fotografisch wirkt. Und doch ist nichts
an diesen Bildern beilaufig. Die Welt, die
Carl Grossberg malte, ist vertraut und
fremd zugleich. Sie besitzt eine eigen-
tamliche Klarheit — und eine leise Unruhe.
Grossberg, 1894 geboren und 1940 fruh
verstorben, zahlt zu den markantesten
Vertretern der Neuen Sachlichkeit. Seine
Bilder gehdren zu jenen Werken der Mo-
derne, die sich nicht mit einem schnellen
Blick erschlief3en. Sie wirken kuihl, konst-
ruiert und distanziert, entwickeln bei lan-
gerem Hinsehen jedoch eine geradezu
magische Sogwirkung. Hinter der sachli-
chen Oberfldche beginnt eine andere
Welt sichtbar zu werden: eine Welt zwi-
schen Wirklichkeit und Traum, zwischen
technischem Fortschrittsglauben und
existenzieller Verunsicherung.

Das Museum im Kulturspeicher (MiK]
Wirzburg bringt nun rund 50 Gemalde und
etwa 100 Arbeiten auf Papier zusammen.
Die Ausstellung ,Carl Grossberg. Sachlich
- Magisch - Visionar®, die in Kooperation
mit dem Von der Heydt-Museum Wupper-
tal entstanden ist, ist bis zum 17. Januar
2027 zu sehen. Es ist eine langst Uberfallige
Wiederbegegnung mit einem Kunstler,
dessen Werk gerade aus heutiger Pers-
pektive erstaunlich gegenwartig wirkt.
Denn Grossberg war kein nur aus der Dis-
tanz zu betrachtender Kunstler der Wei-
marer Republik. Seine Biografie ist eng mit
Warzburg und Unterfranken verbunden.
Nach seinem Studium am Bauhaus ver-
brachte er nahezu sein gesamtes kinstle-

oben: Carl Grossberg, ,Windmiihle“, 1936, Wasserfarbe,
Feder, Tusche © Museum im Kulturspeicher (MiK) Wirzburg,

Foto: Andreas Bestle * unten: Carl Grossberg, »,Ohne Titel
(Traumbild), 1932-33, Ol auf Leinwand

© Privatbesitz, Foto: Christoph Petras
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risches Lebenin der Region. Ab 1921 lebte
und arbeitete er im unterfrankischen
Sommerhausen. Gemeinsam mit seiner
Familie bewohnte er dort den ,Flurer-
sturm®, einen ehemaligen Wehrturm der
mittelalterlichen Stadtbefestigung.

Die Landschaft um ihn herum wurde zu
einem wichtigen Motivreservoir. Som-
merhausen, Erlach, Frickenhausen, Ei-
belstadt, Kitzingen, Marktbreit, Dinkels-
bahl und Wurzburg finden sich in seinen
Bildern wieder. Doch Grossberg malt
diese Orte nicht als romantische Post-
kartenidylle. Seine Doérfer und Stadte
erscheinen geordnet, geometrisch, bei-
nahe entrdckt. Menschen fehlen fast
vollstandig. Architektur wird zum eigent-
lichen Protagonisten.

Gerade diese Menschenleere verleiht
den Bildern ihre eigentimliche Spannung.
Was geschieht hier? Wo sind die Bewoh-
nerinnen und Bewohner, die Arbeiter, die
Passanten? Grossbergs Stadte wirken, als
seien sie fur einen Moment aus dem
menschlichen Alltag herausgeldst wor-
den. Hauser und Stralten bleiben zurtck -
prazise, stabil und zugleich ratselhaft.
Noch deutlicher wird seine Faszination
fur die moderne Welt in den zahlreichen
Darstellungen von Maschinen und Indus-
trieanlagen. In den 1920er-Jahren machte
sich Grossberg zundchst mit seinen neu-
sachlichen Stadt- und Dorfansichten ei-
nen Namen. Gleichzeitig entwickelte er
sich zu einem der bedeutendsten Maler
von Industrie und Technik seiner Zeit.
1924 fertigte er erste Zeichnungen beim
Wuarzburger Druckmaschinenhersteller
Koenig & Bauer an. Es folgten zahlreiche
weitere Arbeiten, die teilweise im Auftrag
von Industrieunternehmen entstanden.
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Carl Grossberg, ,Selbstbildnis®, 1928, Ol auf Holz © Privatsammlung, Deutschland, Foto: Grisebach, Berlin | Fotostudio Bartsch

Die Maschinen auf seinen Bildern sind be-
eindruckend. Rohre, Zahnrader, Walzen,
Leitungen und technische Apparaturen
verbinden sich zu komplexen Kompositi-
onen von beinahe architektonischer
Strenge. Doch Grossberg feiert die Tech-
nik nicht einfach. Seine Prazision ist keine
naive Fortschrittsbegeisterung.

Im Gegenteil: Je genauer er hinsieht, des-
to stérker wird die Frage nach der Be-
herrschbarkeit dieser neuen Welt. Was
bedeutet es, wenn Maschinenimmer leis-
tungsfahiger, komplexer und bestimmen-
der werden? Welche Rolle bleibt dem
Menschenin einer von Technik gepragten
Gesellschaft?
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Diese Fragen machen Grossbergs Bilder
heute so verbliffend aktuell.

Schon in den 1920er- und 1930er-Jahren
war die Moderne fUr ihn ein widersprich-
liches Versprechen. Sie bedeutete Auf-
bruch, Rationalitadt und neue Moglichkei-
ten — gleichzeitig aber auch Kontrollver-
lust, politische Unsicherheit und eine zu-



AR NEONel DEUTSCHLAND | Bayern | MiK Museum im Kulturspeicher Wiirzburg

obenlinks: Carl Grossberg, ,Komposition mit Turbine, 1929, Tempera und Ol auf Sperrholz © Harvard Art Museums!
Busch-Reisinger Museum, Schenkung von Merrill C. and Dalia S. Berman, Foto: President and Fellows of Harvard College

obenrechts: Carl Grossberg, ,Amsterdam Singelgracht, 1925, Ol auf Leinwand o privatbesitz, Foto: Christoph Petras
unten links: Carl Grossberg, ,,Briickenkopf an der Alten Mainbriicke®, 1928, &l auf SPerrholz © Museum im Kulturspei-
cher [MiK) Warzburg, Foto: Andreas Bestle * unten rechts: Carl Grossberg, ,Der gelbe Kessel", 1933, Aquarell, Tusche

© Von der Heydt Museum Wuppertal, Foto: Medienzentrum Wuppertal

nehmende Entfremdung. Grossbergs
sogenannte ,Traumbilder” treiben diese
Ambivalenz auf die Spitze.Inihnen begeg-
nen sich Technik und Natur, reale Gegen-
stdnde und surreale Visionen. Die ver-
traute Welt kippt ins Unwirkliche.
Vielleicht liegt genau darin die besonde-
re Kraft seiner Kunst: Grossberg zeigt die
Moderne nicht als eindeutige Erfolgsge-
schichte. Er zeigt ihre Schénheit und ihre
Bedrohlichkeit zugleich. Seine Bilder
kénnen wie perfekte Modelle einer ratio-
nal geordneten Welt erscheinen —undim
ndchsten Moment wie Buhnenbilder fur
eine Zukunft, in der niemand weil, wer ei-
gentlich Regie fuhrt.

Das macht die Ausstellung im MiK auch zu
einer Begegnung mit Fragen unserer ei-
genen Gegenwart. Wieder verandert ei-
ne technologische Revolution die Ge-
sellschaft tiefgreifend. Kunstliche Intelli-
genz verandert Arbeitswelten, Produkti-
onsprozesse und die Art, wie Menschen
Wissen, Bilder und Entscheidungen er-
zeugen. Zugleich gerat die demokratische
Ordnung erneut unter Druck. Die Frage,
wie viel Kontrolle der Mensch Uber die
von ihm geschaffenen Systeme behalten
kann, ist damit keineswegs historisch ge-
worden. Grossbergs Maschinen stammen
aus einer anderen Zeit. Seine Bilder aber
sprechen erstaunlich direkt zu unserer.
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,Sachlich — Magisch — Visionar” beschreibt
deshalb nicht nur drei Eigenschaften sei-
nes kunstlerischen Schaffens. Die drei Be-
griffe markieren vielmehr einen Span-
nungsraum. Da ist zunachst die Sachlich-
keit: der genaue Blick, die klare Linie, die
konzentrierte Beobachtung. Dann die Ma-
gie: die Atmosphare, die Irritation, das Ge-
fuhl, dass die Dinge hinter ihrer sichtbaren
Oberflache ein Eigenleben entwickeln.
Und schliefllich das Visionare: die Ahnung
einer Zukunft, deren Moglichkeiten eben-
so faszinierend wie beunruhigend sind.
Das MiK belésst es dabei nicht bei der his-
torischen Einordnung. Ein umfangreiches
Begleitprogramm fuhrt die Themen der
Ausstellung weiter in die Gegenwart. Fih-
rungen, offene Werkstétten, Film- und
Gesprachsabende sowie Vortrédge be-
schéftigen sich mit Architektur, Industrie,
Arbeit und gesellschaftlichem Wandel.
Besonders ungewohnlich ist ein eigens far
die Ausstellung kuratierter musikalischer
Parcours, der in zwei Versionen durch die
Schau fuhrt. Kompositionen aus Gross-
bergs Lebenszeit treffen dabeiauf spatere
und zeitgendssische Positionen. Bauhaus
und Neue Sachlichkeit, Stadt und Dorf,
menschenleere Architekturen und Ma-
schinenwelten werden ebenso musika-
lisch aufgegriffen wie veranderte Arbeits-
bedingungen, Traumbilder und die politi-
schen Verunsicherungen einer Epoche.
So entsteht ein Dialog Uber fast ein Jahr-
hundert hinweg. Grossbergs Welt trifft auf
unsere —und plotzlich scheint der Abstand
zwischen den Zeiten erstaunlich klein.
Vielleichtist es das Verdienst grofer Kunst,
dass sie ihre Gegenwart Uberlebt, ohne ih-
re Vergangenheit zu verlieren. Carl Gross-
bergs Bilder tun genau das. Sie erzéhlen
von einer Epoche, die an den technischen
Fortschritt glaubte und ihn zugleich farch-
tete. Sie zeigen eine Welt, die sich selbst
immer genauer vermessen wollte und da-
beiimmer ratselhafter wurde.

Wer heute durch Grossbergs menschen-
leere StraRen blickt, in seine makellos
konstruierten Maschinenrdume schaut
oder sich in seinen visionaren Traumbil-
dern verliert, begegnet deshalb nicht
bloR der Geschichte der Moderne.

Man begegnet der eigenen Gegenwart.
26. September 2026 bis 17. Januar 2027

M Informationen: www.kulturspeicher.de
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Along the Color L

Spuren einer transatlantischen Moderne

Wer hat die Moderne erfunden? Die Ant-
wort scheint lange festzustehen: Europa
und Nordamerika, weile Kunstler, grofle
Namen, radikale neue Formen. Doch die-
se Geschichte ist unvollstandig. Zum 50.
Jubildum offnet das Museum Ludwig in
Kéln den Blick Uber die vertrauten Gren-
zen hinaus und erzahlt von Kinstlerinnen
und Kanstlern der Schwarzen Diaspora,
die die Moderne aufnahmen, verander-
ten, weiterdachten — oder ihr be-
wusst widersprachen.

Mit der Vergangenheit sollte
Schluss sein, die alten Regeln soll-
ten fallen, neue Formen mussten
her. Anfang des 20. Jahrhunderts
veranderte sich die Kunst radikal:
Perspektiven zerfielen, Korper
wurden abstrahiert, Farben eman-
zipierten sich, Fotografie und Film
veranderten den Blick auf die Welt.
Was wir heute ,Moderne® nennen,
erscheint rickblickend wie eine
grofle Befreiungsgeschichte.
Inden Museen,inden Lehrblchern
und in unseren Képfen ist der Blick
auf die Moderne noch immer stark
von weiler, westlicher Kunst ge-
pragt. Paris, Berlin, New York — die
Ublichen Koordinaten. Die groflen
Erzdhlungen haben ihre Helden, ih-
re Bewegungen und ihre Meister-
werke. Doch jenseits dieser ver-
trauten Landkarte existierte eine
Kunstwelt, die nicht weniger mo-
dernwar, aber andere Erfahrungen
mitbrachte.

Genau hier setzt ,Along the Color Line.
Spuren einer transatlantischen Moderne®
an. Zum 50-jahrigen Bestehen des Muse-
um Ludwig untersucht die grofe interdis-
ziplindre Ausstellung, wie Kunstlerinnen
und Kunstler der internationalen Schwar-
zen Diaspora mit der Moderne in Bezie-
hung standen.

Sie Ubernahmen ihre Formen. Sie eigne-
ten sich ihre Ideen an. Sie veranderten
sie. Und manchmal sagten sie schlicht:
Das ist nicht unsere Geschichte.

Die Ausstellung folgt dabei den Verbin-
dungen Uber den Atlantik. Die Harlem Re-
naissance in den USA wird ebenso zum Be-
zugspunkt wie die Négritude-Bewegung in
Europa. Es geht um kulturellen Austausch,
um Selbstbehauptung und um die Frage,
wie sich Identitat in einer Welt artikulieren
lsst, deren politische und gesellschaftli-
che Ordnung noch immer von kolonialen
Machtverhaltnissen gepragt war.

[,

5

Estate of Beauford Delaney, by permisson of Derek L. Spratley, Es-
quire, Court Appointed Administrator, Courtesy of Michael Rosen-
feld Gallery LLC, New York, NY, Beauford Delaney, Dark Rapture
(James Baldwin), 1941, Ol auf Masonit

Dabei wird schnell deutlich: Moderne ist
kein geografisch klar abgegrenztes Pro-
jekt. Sie reist. Sie wird Ubersetzt, veran-
dert, angeeignet und manchmal zurtck-
gewiesen. Kunstler:iinnen der Schwarzen
Diaspora entwickelten eigene Bildspra-
chenund Narrative, die sich nicht einfach
in die européische Kunstgeschichte ein-
fugen lassen. Gerade darin liegt ihre Be-
deutung.

»Along the Color Line" mdchte deshalb
nicht einfach eine Lucke im Museum
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schlieflen. Die Ausstellung stellt die Pers-
pektive selbst zur Diskussion. Warum sind
Schwarze Kunstlerinnen und Kunstler in
europaischen Sammlungen bis heute so
wenig vertreten? Und was sagt diese Ab-
wesenheit Uber die Geschichte unserer
Museen und Uber unseren Blick auf Kunst
aus? Gemalde und Skulpturen treffen auf
Zeichnungen und Fotografien, Literatur
und Musik erweitern den Blick. Internatio-
nale Leihgaben treten punktuell in
Dialog mit Arbeiten aus der Samm-
lung des Museum Ludwig. So ent-
steht kein geschlossenes Panora-
ma, sondern ein vielstimmiges Ge-
flecht aus kunstlerischen Positio-
nen, Orten und Geschichten. Zu
entdecken sind unter anderem Ar-
beiten von James Gregory Atkin-
son, Beauford Delaney, Herbert
Gentry, Bodys Isek Kingelez, Iba
Ndiaye, Winold Reiss und Mildred
Thompson. |hre Werke erzahlen
von Migration und Zugehorigkeit,
von urbanem Leben und kulturel-
ler Selbstbehauptung, von Erinne-
rung und Entwurzelung. Sie zeigen
eine Moderne, die nicht nur aus
formalen Experimenten besteht,
sondern auch aus der Frage, wer
Uberhaupt das Recht besitzt, die
eigene Gegenwart zu definieren.
Das macht die Ausstellung beson-
ders relevant. Denn die Auseinan-
dersetzung mit der Schwarzen Dia-
sporaist nicht blof ein Blick zurtck.
Sie beruhrt die Gegenwart: unsere
Vorstellungen von Identitét, unsere ge-
sellschaftlichen Machtverhéltnisse und
die Frage, welche Stimmen im kulturellen
Gedachtnis sichtbar werden. Zum 50. Ju-
bildum erinnert das Museum Ludwig damit
auch an einen Gedanken, der in der DNA
des Hauses steckt: Kunst kann dort begin-
nen, wo ein vertrauter Blick nicht mehr
ausreicht.

3. Oktober 2026 bis 7. Marz 2027

B Informationen:
www.museum-ludwig.de
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Was bewegt uns?
per Korper als Raum.

Vom 1. bis 22. November 2026 verwandelt sich Regensburg in eine Buhne fur zeitgendssischen
Tanz. Die REGENSBURGER TANZTAGE bringen internationale Kompanien, junge Choreografnnen,
Choreografen, preisgekrdnte Solistinnen und Solisten zusammen — und stellen dabei eine

Frage ins Zentrum, die weit Uber den Tanz hinausweist: \Was bewegt uns?

Zeitgendssischer Tanz beginnt dort, wo
Worte nicht mehr ausreichen. Ein Kérper
dreht sich, verharrt, fallt, richtet sich wie-
der auf. Ein Blick verédndert die Bedeutung
einer Bewegung, ein Schritt verschiebt die
Distanz zwischen zwei Menschen. Tanz er-
zahlt Geschichten, ohne sie zwangslaufig
auszuformulieren. Er macht Beziehungen,
Konflikte, Nahe und Fremdheit kérperlich
erfahrbar. Genau diesen offenen, unmit-
telbaren Zugang zur Kunst feiern die RE-
GENSBURGER TANZTAGE vom 1. bis 22.
November 2026. Das renommierte Festi-
val hat sich innerhalb weniger Jahre zu ei-
nem wichtigen Bestandteil der Regens-
burger Kulturlandschaft entwickelt. Uber
drei Wochen hinweg begegnen sich regio-
nale Positionen, nationale Produktionen
und internationale Tanzkunst. Grofle Na-
men treffen auf vielversprechende Nach-
wuchsklnstler:iinnen, etablierte Formen
auf Experimente. Dabei versteht sich das
Festival nicht als Schaufenster einer einzi-

oben: STICKY FINGERS CLUB © Daniel Frymark
unten: Ceren Oran & Moving Borders ,Relationshifts”
© Drago Videmsek

gen asthetischen Richtung, sondern als
lebendiger Ort fur Bewegung, Begegnung
und neue Perspektiven.

Ein Hohepunkt steht gleich zu Beginn auf
dem Programm: Am 14. und 15. November
gastiert die CocoonDance Company mit
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Chora. Die von der Schweizer Choreo-
grafin Rafaéle Giovanola und dem Drama-
turgen Rainald Endrafl gegrindete Kom-
panie gehoért zu den prégenden Stimmen
des zeitgendssischen Tanzes. Rund funf-
zig abendflullende Produktionen sind seit
2000 entstanden, Gastspiele fuhrten das
Ensemble auf funf Kontinente. Auszeich-
nungen und Einladungen zur Tanzplatt-
form Deutschland unterstreichen die in-
ternationale Bedeutung der Bonner
Company.

Doch Chora will nicht einfach auf einer
Buhne betrachtet werden. Das Stlck
stellt die klassische Trennung zwischen
Darstellenden und Publikum radikal infra-
ge. Sieben Performer:innen bewegen
sich in einer sich standig verédndernden
Klang- und Rauminstallation — und das Pu-
blikum wird eingeladen, diesen Raum mit
ihnen zu teilen. Man kann aus unmittelba-
rer Nahe beobachten, Abstand halten
oder sich von der Dynamik des Gesche-
hens mitreiBen lassen. Buhne und Zu-
schauerraum verlieren ihre klare Grenze.
Damit wird der Raum selbst zum choreo-
grafischen Material. Kérper begegnen
Kérpern, Bewegungen verdndern Wahr-
nehmungen, und aus der Anwesenheit al-
ler entsteht ein szenischer Raum, der sich
immer wieder neu konstituiert. Chora
fragt damit nicht zuletzt danach, welchen
Platz wir in einem gemeinsamen Mikro-
kosmos einnehmen — und wie wir uns ver-
andern, sobald andere Menschen Teil
dieses Raumes werden.

Auch an den folgenden Festivaltagen
zeigt sich die groRe Bandbreite des Pro-
gramms. Der Sticky Fingers Club gehort
zu den spannenden Entdeckungen der
jungen polnischen Tanzszene. Queere
Popkultur, Ballroom Culture und zeitge-



nossischer Tanz treffen aufeinander. Hu-
mor und spielerische Unbekimmertheit
werden dabei zu Mitteln, gesellschaftli-
che Normen zu hinterfragen. Scheitern
ist kein Makel, sondern Ausgangspunkt fur
Verédnderung — und Gemeinschaft wird
zur eigentlichen Starke.

Mit Relationshifts von Ceren Oran & Mo-
ving Borders wird es am 18. und 19. Novem-
ber besonders intim. Ein Paar und ein
transparenter Kubus von gerade einmal
vier mal vier Metern: Die Zuschauer:innen
sitzen rund um die Box und beobachten
eine Beziehung in all ihren Bewegungen.
Euphorie und Nahe, Verwurzelung und
Distanz, der Wunsch nach Verbundenheit
ebenso wie das Bedurfnis nach Freiheit
werden auf engstem Raum kérperlich ver-
handelt. Das Stuck wird pro Abend zwei-
mal gezeigt — und lasst damit auch die
spannende Frage offen, ob sich Bewegun-
gen wiederholen kénnen, ohne dass die-
selbe Geschichte noch einmal entsteht.
Am19.November richtet das Choreo Lab:
Tanz Sud den Blick auf einen besonderen
kinstlerischen Prozess. Vier Choreogra-
finnen und Choreografen aus Freiburg,
Ulm, Minchen und Regensburg arbeiten
mit denselben vier Tanzer:innen, densel-
ben Ressourcen und jeweils nur sechs
Probentagen. ,What moves us?” lautet
die gemeinsame Frage. Vier unterschied-
liche choreografische Handschriften
treffen aufeinander und machen den Ent-

\

v

stehungsprozess selbst zum Teil des
kinstlerischen Experiments.

Zum Abschluss ruckt die internationale
Tanzszene noch einmal ins Zentrum. Die
Internationale Solotanznacht am 21. und
22. November prasentiert preisgekronte
junge Tanzerinnen und Tanzer des Solo-
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oben: CocoonDance Company, ,Chora“
© Michael Maurissens *® links: Preistréigerin KLl Ela
Rotshtain Foto: Jo Grabwoski

Tanz-Theater-Festivals Stuttgart 2026.
Klnstleriinnen aus unterschiedlichen
Ldndern und kulturellen Kontexten zei-
gen Arbeiten, die von Identitat und Ab-
surditat bis zu Abschied und Selbstbild
reichen. Jeder allein auf der Bihne - und
doch entsteht aus der Vielfalt der Soliein
eindrucksvolles Panorama dessen, was
zeitgenodssischer Tanz heute sein kann.
Dass Tanz nicht nur auf der Buhne stattfin-
det, beweist schliefilich die Festivalparty
des Rupidoo Global Music Club am 21.
November. Global Beats, Oriental, Latin,
Afro, Cumbia und Balkan verbinden sich
zu einem musikalischen Kosmos, der
Grenzen zwischen Genres, Generationen
und Kulturen auflost.

Erganzt wird das Festivalprogramm durch
eine Tanz-Filmnacht sowie mehrtagige
Tanzwerkstatten mit international renom-
mierten Dozentinnen und Dozenten. Da-
mit wird deutlich, was die REGENSBURGER
TANZTAGE im Kern ausmacht: Sie wollen
Tanz nicht nur zeigen, sondern ihn erfahr-
bar machen. Als Kunstform, als Begegnung
und als Moglichkeit, die Welt fur einen Mo-
ment mit anderen Augen — oder besser:
mit dem eigenen Kérper —wahrzunehmen.
1. bis 22. November 2026

M Informationen:
www.regensburger-tanztage.de
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Historische Mauern, grofie Fragen und eine erstaunliche Lust am Neuen: Regensburg geht mit einem Kultur-
programm in den Herbst und Winter 202612/, das Vergangenheit und Gegenwart immer wieder miteinander
ins Gesprach bringt. Film, bildende Kunst, Musik und Theater erzahlen von Freiheit, Veranderung, Erinnerung
und dem Mut, vertraute Perspektiven zu verlassen. Vom Transit Filmfest Uber aullergewdhnliche Ausstellun-
gen bis zur ersten Spielzeit des neuen Staatstheaters Regensburg spannt sich ein kultureller Bogen, der weit
Uber die Grenzen der UNESCO-Welterbestadt hinausweist. Wer also noch nach einem lohnenden kulturel-
len Reiseziel fUr diesen Herbst und Winter sucht, sollte Regensburg unbedingt auf seine Liste setzen.

Sebastian Ritschel © Sylvain Guillot

Regensburg ist eine Stadt, die ihre Ge-
schichte nicht versteckt. Sie tragt sie of-
fen zur Schau: in den Tdrmen und Gassen
der mittelalterlichen Altstadt, in den ro-
mischen Spuren, in Kirchen und histori-
schen Sélen. Doch gerade darin liegt ein
reizvoller Widerspruch. Denn wéhrend
die steinernen Zeugen von Jahrhunder-
ten erzahlen, ist das kulturelle Leben der
Stadt ausgesprochen gegenwartig — und
immer wieder bereit, Gewissheiten infra-
ge zu stellen.

Im Herbst 2026 wird dieser Dialog beson-
ders intensiv. Die Kulturhighlights der
kommenden Monate kreisen, ganz unmit-
telbar oder eher zwischen den Zeilen, um
Fragen, die aktueller kaum sein kdnnten:
Was bedeutet Freiheit? Wie entsteht Ver-
anderung? Was bleibt von einer Epoche?
Und wie viel Mut braucht es, um die Pers-
pektive zu wechseln?

Ein passender Auftakt ist das Transit Film-
fest, das vom 6. bis 9. November die Kinos
der Stadt bespielt. Der Name ist Pro-
gramm: Transit steht fir Ubergang, Bewe-

gung und Transformation. Gezeigt wird ein
Best-of des deutschen und internationa-
len Kinojahres jenseits eingefahrener Seh-
gewohnheiten. Aktuelle Produktionen
treffen auf filmhistorische Entdeckungen
und popkulturelle Specials. Dabeiinteres-
siert sich das Festival weniger fur plakative
Antworten als fUr Filme, die asthetisch, in-
haltlich oder erzahlerisch Neuland betre-
ten. Kino wird hier zum Transportmittel fur
neue Gedanken — im besten Fall verlasst
man den Kinosaal mit einem leicht veran-
derten Blick auf die Welt.

Auch die bildende Kunst setzt in Regens-
burg auf den Perspektivwechsel. In der
Stadtischen Galerieim Leeren Beutel geht
es zundchst um die Frage, was von Kunst
bleibt, wenn ihre Urheberinnen und Urhe-
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Peter Engel, ,Ohne Titel“, Ol auf pappe, 2023

© Florian Toperngpong
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ber nicht mehr selbst erzahlen k&nnen.
Die Ausstellung ,SPUREN® versammelt
vom 25. September bis 8. November Ar-
beiten von Susanne B&hm, Gisela Conrad,
Wolfgang Keuchl und Helga Weichmann-
Schaum. Ihre Nachlésse befinden sich heu-
te an unterschiedlichen Orten und in pri-
vater wie 6ffentlicher Verantwortung. Fur
die Ausstellung werden die Werke neu zu-
sammengefuhrt. So entsteht ein Dialog
zwischen Malerei, Grafik und Fotografie —
und zugleich eine Auseinandersetzung mit
dem kulturellen Gedéachtnis einer Region.
Noch bis 31. Oktober ladt an gleicher
Stelle Peter Engel mit ,Dieters rascheln-
de Augenbrauen® dazu ein, vermeintliche
Gewissheiten Uber Bord zu werfen. Der
Titel allein verrat die humorvolle Strate-
gie des vielfach ausgezeichneten Re-
gensburger Kunstlers. Bilder, Objekte
und raumliche Interventionen verwan-
deln die Galerie in eine Welt, in der ver-
traute Ordnungen ploétzlich nicht mehr
gelten. Engels Kunst nimmt den Alltag
prazise unter die Lupe und bringt ihn zu-
gleich gehdrig aus dem Gleichgewicht.
Ab 19. November richtet sich der Blick
dann auf die Stadt selbst. Lena Schabus
prasentiert in ihrer Fotokunst-Einzelaus-
stellung digital bearbeitete Stadtland-
schaften. Ihre Bilder entfernen sich nur
so weit von der Realitat, dass die Manipu-
lation oft erst beim zweiten Hinsehen
sichtbar wird. Gerade darin liegt ihre
Spannung: Die Fotografie wird nicht zum
Abbild, sondern zum Versuch, subjektive
Wahrnehmung sichtbar zu machen. Re-
gensburg erscheint dadurch vertraut und
fremd zugleich.



Eine ganz eigene Verbindung von Gegen-
wart und Vergangenheit findet sich in der
Galerie Art Affair. In der gotischen Haus-
kapelle des historischen Altmannschen
Hauses begegnet zeitgendssische Kunst
jahrhundertealter Architektur. Vom 26.
September bis 24. Oktober steht dort mit
,Deepness of Color* der Kunstler Rapha-
el Rack im Mittelpunkt. Bis zu sechzig
Farbschichten tragt er auf seine Werke
auf und nimmt sie teilweise wieder ab. Es
entstehen reliefartige Bildlandschaften,
in denen Farbe beinahe korperlich er-
fahrbar wird. Geschichte bildet hier kei-
nen Gegensatz zur Moderne, sondern
deren faszinierenden Resonanzraum.

Und dann ist da die Musik. Wenn im Winter
die Turen des Historischen Reichssaals ge-
schlossen werden, verwandelt sich einer
der eindrucksvollsten Radume Regens-
burgs in einen Klangkdrper. Die Rathaus-
konzerte fuhren die Tradition hochkarati-
ger klassischer Auffihrungen fort und ver-
binden internationale und regionale
Kunstlerinnen und Kdnstler mit einem ein-
zigartigen historischen Ambiente. Am 22.
Dezember wird es beim Candlelight-Kon-
zertim Herzogssaal besonders stimmungs-
voll: Ein Streichquartett spielt Weihnachts-
klassiker im Schein von Hunderten Kerzen.
Dass Musik nicht nur schén, sondern auch
gesellschaftlich relevant sein kann, zeigt
am 5. Dezember das Chormusical ,Beth-
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lehem® in der Donau-Arena. Die Weih-
nachtsgeschichte wird dabei aus der Ge-
genwart heraus erzahlt. Ein von Hass und
Gewalt gepragtes Bethlehem bildet den
Ausgangspunkt fur eine Reise zurdck in
die Zeit der Geburt Christi. Fremdsein,
Ausgrenzung, Macht, Verantwortung und
der Mut zur Menschlichkeit werden zu
Themen einer Geschichte, die vertraut
scheint und doch erstaunlich nah an un-
serer Gegenwart liegt.

Im Theater wird diese Auseinandersetzung
mit Freiheit noch unmittelbarer. Die Sai-
son 2026127 ist die erste des Staatsthea-
ters Regensburg — und sie steht program-
matisch unter dem Motto ,Freiheiten®. 24
Premieren, acht Wiederaufnahmen und 30
Konzerte aus Musiktheater, Schauspiel,
Tanz, Jungem Theater und Konzert setzen
sich mit der Frage auseinander, wie fragil
Freiheit sein kann. Staatsintendant Sebas-
tian Ritschel versteht sie nicht als selbst-
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oben: Regensburg im Herbst © Regensburg Tourismus
links: Romantisches Candlelight-Konzert am
22. Dezember 2026 im Regensburger Herzogssaal

verstdndlichen Zustand, sondern als et-
was, das immer wieder verteidigt und mit
Verantwortung gefullt werden muss.

Den Auftakt bildet am 26. September Ka-
rol Szymanowskis Oper ,Krél Roger®. Die
Regensburger Erstauffihrung erzahlt von
einer Gesellschaft, deren vertraute reli-
gidse und soziale Ordnungen ins Wanken
geraten. Zwischen Religion, Sinnsuche,
Sexualitdt und dem Wunsch nach persoén-
licher Freiheit entwickelt sich ein musika-
lisch Uberwaltigendes Mysterium. Damit
setzt das neue Staatstheater gleich zu
Beginn einen programmatischen Akzent:
Freiheit beginnt dort, wo Gewissheiten
hinterfragt werden.

Im Schauspiel fuhrt die Reise zunachst in
die deutsche Geschichte. ,Die Ehe der
Maria Braun® nach Rainer Werner Fassbin-
der feiert am 25. September Premiere. Die
Geschichte einer Frau zwischen Emanzi-
pation, Liebe und bedingungsloser Treue
verbindet sich mit dem Portrat einer jun-
gen Bundesrepublik zwischen Wirtschafts-
wunder und den Schatten der NS-Vergan-
genheit. Danach fuhrt ,Der geteilte Him-
mel” nach Christa Wolf ab 9. Oktober in die
DDR der fruhen 1960er Jahre. Die person-
liche Geschichte von Rita und Manfred
wird dabeizum Spiegel einer Gesellschaft,
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deren politische Grenzen auch private Le-
benswege bestimmen. Zeitzeuginnen und
Zeitzeugen erganzen die AuffUhrungen
und machen aus Theater zugleich einen
Ort des Erinnerns und des Gespréachs.

Im November treten bei den Regensbur-
ger Tanztagen internationale Kompanien
und herausragende Kinstlerinnen und
Kinstler an, um sich auf ihre ganz eigene
Weise der Frage ,Was bewegt uns?” zu na-
hern. Der zeitgendssische Tanz setzt da-
mit einen weiteren Akzent im Kultur-
herbst - eine ausfuhrlichere Betrachtung
verdient er jedoch in einer eigenen Ge-
schichte.

Musiktheater und Konzert fihren den Ge-
danken der Freiheit schlief3lich weit in das
Jahr 2027 hinein. Am 5. Dezember 2026 er-
lebt die Familienoper ,Der geheime Gar-
ten® ihre Urauffiihrung. Jonathan Dove
komponierte das Auftragswerk des Staats-
theaters nach dem berihmten Romanvon
Frances Hodgson Burnett. Ein Garten, der
sich &ffnet und damit neue Welten er-
schlief3t, wird zum poetischen Bild fur Neu-
gier, Fantasie und innere Befreiung.

Am 6. Februar 2027 folgt mit ,Next to Nor-
mal® ein Musical, das zeigt, wie ernst und
emotional dieses Genre sein kann. Im
Zentrum steht eine Familie, deren Leben
durch die bipolare Erkrankung der Mutter
aus den gewohnten Bahnen gerat. Rock-
und Popmusik verbinden sich mit einer
Geschichte Uber Krankheit, Liebe, Uber-
forderung und den schwierigen Versuch,
einander wirklich zu verstehen.
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Mit Jacques Offenbachs ,Les Contes
d’Hoffmann® geht es ab 10. April 2027 in die
romantisch-fantastische Welt des Dich-
ters E.T.A. Hoffmann. Und am 29. Mai folgt
schliefilich ein besonders gewagter
Schritt: ,Lempicka” wird als européische
ErstauffUhrung in Regensburg zu sehen
sein. Das Musical erzahlt vom Leben der
Art-déco-Kunstlerin Tamara de Lempicka,
die als Geflichtete nach Paris kam und
sich dort mit kompromisslosem Talent und
enormem Ehrgeiz ihren Platz erkdmpfte.
Kinstlerische Freiheit, politische Umbru-
che, Leidenschaft und Selbstbestimmung
verbinden sich zu einem Stoff, der wie ge-
schaffen scheint fr das Saisonmotto.

So wachst aus den vielen einzelnen Ver-
anstaltungen ein grofles kulturelles Bild:
Regensburg blickt zurtdck, ohne in der
Vergangenheit stehen zu bleiben. Die
Stadt bewahrt ihre Geschichte, lasst sie
aber immer wieder auf Gegenwart tref-
fen. In Ausstellungen wird Erinnerung neu
geordnet, im Film werden Perspektiven
verschoben, Musik verwandelt histori-
sche Radume und das Theater stellt die
groflen Fragen unserer Zeit auf die Buhne.

B Informationen:
www.transit-filmfest.de

www.das-stadtwerk-regensburg.de
www.regensburger-tanztage.de
www.museum.bayern/museum
www.regensburg.delmuseen

www.regensburg.delkultur/staedtische-
galerie-im-leeren-beutel

https:llart-affair.net
www.staatstheater-regensburg.de
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Amel Bashier. tssence of L

Mit ,Essence of Life“ zeigt das Museum
MMK fir Moderne Kunst Frankfurt die ers-
te institutionelle Einzelausstellung der su-
danesischen Kunstlerin Amel Bashier. Ihre
farbintensiven Malereien ricken Frauenin
den Mittelpunkt — als Schopferinnen, Erin-
nernde, Uberlebende und Tréagerinnen
von Hoffnung. Fur die Ausstellung hat Bas-
hier zahlreiche neue Arbeiten geschaffen.
Frauen stehen im Zentrum der Kunst von
Amel Bashier. Nicht als Nebenfiguren,
nicht als stille Beobachterinnen, sondern
als handelnde, erinnernde und schopferi-
sche Kréfte. In ihren grof3formatigen, farb-
intensiven Malereien begegnen uns Frau-
en allein, zu dritt oder in Gruppen, bei der
Arbeit oder im hauslichen Umfeld. Sie wir-
ken selbstbewusst und visionar, zugleich
aber auch verletzlich, einsam und zart.
Bashier interessiert sich fur diese schein-
baren Gegensatze — und fur die Kraft, die
darin liegt, beides zugleich zu sein.

,Fur mich verkérpert die Frau die Essenz
des Lebens. Sie ist ein Symbol fur Starke,
Widerstandskraft, Erinnerung und Grof3-
zigigkeit®, sagt die Kunstlerin. Ihre per-
sonliche Geschichte ist dabei eng mit
diesem Blick verbunden. Nach dem fru-
hen Verlust ihres Vaters erlebte Bashier
durch ihre Mutter und ihre Schwestern,
welche Kraft und welches Durchhalte-
vermdgen Frauen entwickeln kdnnen.
Spater pragten ihre Beobachtungen von
Krieg und gesellschaftlichen Konflikten
im Sudan, in Afrika und weltweit ihre klinst-
lerische Auseinandersetzung weiter.

lhre Frauenbilder erzéhlen deshalb auch
von Gewalt, Ungerechtigkeit und gesell-
schaftlichen Machtverhéltnissen — ohne
die dargestellten Frauen auf die Rolle von
Opfern zu reduzieren. ,In meinen Werken
sind Frauen nicht nur Zeuginnen des Lei-
dens; sie sind Schopferinnen des Lebens,
Trégerinnen der Erinnerung und Symbole
der Hoffnung und des Friedens.” Bashiers
Arbeiten sind damit ebenso persénlich
wie politisch. Sie lenken den Blick auf die
vielfach unterschétzte Bedeutung von
Frauen flr Gesellschaften, Wirtschaft und
politische Prozesse. Gerade dort, wo Kri-
sen und Kriege den Alltag bestimmen, wird

Amel Bashier, Letters from Exile Il, 2026 © Amel Bashier

ihre Arbeit und ihre Widerstandskraft hau-
fig Ubersehen. Bashiers Kunst setzt diesem
Ubersehen eine Bildsprache der Anerken-
nung entgegen. Auffallig sind ihre leuch-
tenden, kontrastreichen Farben, flachigen
Kompositionen und die ausgepragte Sym-
metrie ihrer Figuren. Grofle Hande und Fu-
Re verleihen den dargestellten Frauen ei-
ne besondere Prasenz. Zugleich lassen die
Formen an nubische, assyrische und indi-
sche Bildtraditionen denken. Vergangen-
heit und Gegenwart verbinden sich so zu
einer Bildsprache, die den aktuellen The-
men der Kunstlerin historische Tiefe ver-
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fe

leiht. ,Essence of Life" ist Amel Bashiers
erste institutionelle Einzelausstellung und
versammelt zahlreiche neue Arbeiten. Im
Museum MMK trifft ihre Perspektive auf
eine Institution, deren Entstehung und
Entwicklung eng mit dem Engagement von
Burgerinnen und Bulrgern sowie Frankfur-
ter Unternehmen verbunden ist. Ein pas-
sender Rahmen fur eine Ausstellung, die
von gesellschaftlicher Verantwortung, Er-
innerung und der Frage handelt, wessen
Geschichten sichtbar werden.

bis 10. Januar 2027

M Informationen: www.mmk.art
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,8ye Bye Lol

‘ta” -

nNe rrau

schreiptinre Geschichte zurdck

Was ware, wenn Lolita Uberlebt — und endlich selbst erz&hlt? Lea Ruckpauls Roman ,Bye Bye Lolita®
gibt Dolores Haze ihre Stimme zurtck und Lost sie aus dem Blick ihres Taters. Nun kommt der Stoff
als Urauffuhrung auf die Buhne des Cuvilliestheaters. Nora Schlocker inszeniert einen feministischen
Perspektivwechsel Uber Gewalt, Erinnerung und die Ruckeroberung der eigenen Geschichte.

Sie war eines der berihmtesten Madchen
der Literatur — und zugleich eine der am
grundlichsten missverstandenen Figuren.
Als Vladimir Nabokovs ,Lolita“ 1955 er-
schien, wurde der Roman zum Bestseller
und zum Skandal. Zwischen Publikations-
verbot, Pornografieverdacht und Bewun-
derung far Nabokovs sprachliche Virtuosi-
tat entstand ein Mythos, der bis heute
fortwirkt. Im Zentrum dieses Mythos: Loli-
ta. Doch Nabokov erzahlt ihre Geschichte
nicht aus ihrer Perspektive. Dolores Haze
bleibt Objekt des Blicks ihres Stiefvaters
Humbert Humbert — eines Mannes, der
seinen Missbrauch sprachlich kunstvoll
verschleiert und die Wahrnehmung der
Leserinnen und Leser kontrolliert.

Lea Ruckpaul setzt diesem literarischen
Erbe eine radikale Gegenbewegung ent-
gegen. In ihrem 2024 erschienenen De-
butroman ,Bye Bye Lolita“ lasst sie Dolo-
res Uberleben. Aus dem Madchenist eine
erwachsene Frau geworden, Ende drei-
Rig, die aufihr Leben zurtckblickt und ver-
sucht zu verstehen, wie sie zu der Frau
geworden ist, die sie heute ist. Nicht als
Projektionsflache, nicht als ,Lolita®, son-
dern als Mensch mit einer eigenen Ge-
schichte, einer eigenen Wut und einem
eigenen Willen.

Fur diese Perspektive musste Ruckpaul ei-
ne neue Sprache finden. Dort, wo Nabokov
Dolores’ Korper poetisiert und aus der
Sicht des Taters beschreibt, setzt sie auf
Klarheit und Harte. ,Ich habe versucht,
mich anzundhern an eine Sprache Uber Ge-
walt. AuBerdem hat er Dolores keine Tiefe
gegeben, weshalb ich eine Gegenbewe-
gung geschaffen habe®, sagt die Autorin.
Diese Gegenbewegung ist mehr als eine
literarische Korrektur. Sie stellt die Fra-
ge, wem eine Geschichte gehdrt — und

Nora Schlocker © Residenztheater Miinchen

wer darlber bestimmen darf, wie Gewalt
erzahlt wird. Dolores spricht Uber die
Jahre des Missbrauchs, Uber die Abhan-
gigkeit von einem Erwachsenen, Uber die
zahllosen Motelzimmer einer Reise durch
Amerika und Uber das Ringen um Macht
und Zuneigung in einer Situation, in der sie
als Kind vollkommen auf sich allein ge-
stellt ist. Doch Ruckpaul verweigert ihrer
Figur die Rolle des bloRRen Opfers.

Llch bin nicht tot. Ich bin durch alle Zeiten
gereist. Ich will keine Zuwendung und ich
will keine Wiedergutmachung. Ich will Au-
tonomie.”

In diesem Satz verdichtet sich der Kern
von ,Bye Bye Lolita“. Es geht um die Ruck-
eroberung der Deutungshoheit. Um eine
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Frau, die sich nicht langer Uber das defi-
niert, was ihr angetan wurde, sondern
Uber das, was sie selbst daraus macht.
Nun wird aus dem Roman Theater. Am Re-
sidenztheater Minchen inszeniert Nora
Schlocker die Urauffihrung im Cuvilliést-
heater. FUr Schlocker und Ruckpaul ist es
nicht die erste Zusammenarbeit: Bereits
bei ,Prima Facie® begegneten sie sich in
einem Stoff, der sich mit weiblicher Er-
fahrung, Gewalt und gesellschaftlichen
Machtstrukturen auseinandersetzt. Auf
der Buhne wird der Monolog zur unmit-
telbaren Konfrontation — zwischen Ver-
gangenheit und Gegenwart, Erinnerung
und Selbstbehauptung.

Dabei geht es auch um die Verantwortung
von Kunst. ,\Wir mussen Geschichten er-
zahlen, bis sie tberwunden werden®, sagt
Ruckpaul. Kunst kénne gesellschaftlichen
Schmerz bearbeiten, so ihre Uberzeugung
— manchmal leicht und humorvoll, manch-
mal unschén und schmerzhaft. Das Thea-
ter werde dabei zum gemeinsamen Raum:
Kunstlerinnen, Ktinstler und Publikum set-
zen sich miteinander einem Thema aus.
,Bye Bye Lolita“ ist deshalb kein nostalgi-
scher Blick auf einen Literaturklassiker. Es
ist ein Abschied von einem Bild, das sich
tief in die Kulturgeschichte eingeschrie-
ben hat: dem der verfihrerischen jungen
Frau, die in Wahrheit ein Kind ist und de-
ren Perspektive hinter der Erzahlung ei-
nes erwachsenen Mannes verschwindet.
Lea Ruckpaul dreht diesen Blick um. Aus
Lolita wird Dolores. Aus der Figur wird ei-
ne Erzahlerin. Und aus einer Geschichte,
die jahrzehntelang Uber sie erzahlt wur-
de, wird endlich ihre eigene.

Urauffihrung: 1. Oktober 2026

Folgetermine: 3. und 18. Oktober 2026

M Informationen: www.residenztheater.de
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Die Nacht ist ein Zwischenraum. Sie l&sst Vertrautes fremd erscheinen, verstéarkt Angste und
Erinnerungen und offnet zugleich den Blick fur das Verborgene. Mit ,NIGHT" widmet die Neue
Nationalgalerie Berlin dem italienischen Kiinstler Maurizio Cattelan (*1960 in Padua) seine erste grofie
Einzelausstellung in Deutschland. Die Ausstellung entsteht im Rahmen des Preises der Nationalgalerie
2026, der Cattelan von einer internationalen Jury zugesprochen wurde. Vom 10. September 2026 bis zum
/.Mérz 2027 verwandelt sich die ikonische Glashalle von Mies van der Rohe in einen Schauplatz, an dem
Kunst, Architektur und Erinnerung auf besondere Weise miteinander in Dialog treten.

Der Preis der Nationalgalerie wurde im
Jahr 2000 von den FREUNDEN der Natio-
nalgalerie initiiert und hat sich seither zu
einer der bedeutendsten Auszeichnun-
gen fur zeitgendssische Kunst in Deutsch-
land entwickelt. Mit dem Umzug der Aus-
stellung in die Neue Nationalgalerie be-
ginnt 2026 eine neue Phase des
Preises. Einer Kunstlerin oder
einem Kunstler wird die
Moglichkeit gegeben, eine
konzentrierte und ambiti-
onierte Ausstellung in ei-
nem der markantesten
Museumsbauten der Mo-
derne zu realisieren. Mit
Maurizio Cattelan fallt die
Wahl auf einen Klnstler, der
wie kaum ein anderer mit
den Erwartungen seines
Publikums spielt.

Seit den frihen 1990er-Jahren gehort
Cattelan zu den pragendsten und zu-
gleich umstrittensten Stimmen der inter-
nationalen Gegenwartskunst. Seine Wer-
ke sind oft auf den ersten Blick verbluf-
fend einfach, entwickeln ihre Wirkung je-
doch erst im Nachdenken Uber das
Gesehene. Cattelan nimmt Bilder und
Symbole auf, die tief im kollektiven Ge-
dachtnis verankert sind, und verschiebt
ihre Bedeutung durch kleine, oftmals irri-
tierende Eingriffe. Ironie und Provokation
treffen dabei auf eine bemerkenswerte
formale Prazision.

Seine Themen sind existenziell: Religion
und Autoritat, Kindheit und Gewalt, [denti-
tadt und gesellschaftliche Macht, aber auch
die Frage, wie Erinnerung funktioniert und

Maurizio Cattelan, 2026
© Neue Nationalgalerie - Stiftung Preuflischer

welche Geschichten sich in das kollektive
Bewusstsein eingeschrieben haben. Cat-
telan zwingt sein Publikum dabei nicht sel-
ten, die eigene Wahrnehmung zu hinter-
fragen. Das Lachen, das seine Arbeiten zu-
néchst auslésen konnen, bleibt haufig im
Hals stecken —und macht einer verstdren-
den oder nachdenklichen Erkennt-
nis Platz.
,NIGHT" versammelt zentra-
le Werke aus Cattelans
Schaffen, darunter Nove-
cento (1997), La Rivolu-
zione Siamo Noi (2000]),
Him (2001) und Untitled
(2003), das von Gunter
Grass’ Roman Die Blech-
trommel inspiriert ist. Ge-
meinsam entfalten die
Arbeiten ein Panorama
wiederkehrender Moti-
ve: die fragile Grenze zwischen Unschuld
und Gewalt, die Konstruktion von Identi-
tat und die Frage nach der fortdauernden
Prasenz historischer Erfahrungen.
Im Zentrum der Ausstellung steht eine
neue ortsspezifische Installation, die Cat-
telan eigens fur die Neue Nationalgalerie
entwickelt. Dabei geht es nicht allein dar-
um, zusatzliche Kunst in einen bestehen-
den Raum zu stellen. Vielmehr greift der
Klnstler behutsam in die rdumliche Ord-
nung des Gebdaudes ein und veradndert da-
mit die Art und Weise, wie Besucherinnen
und Besucher Architektur und Kunst wahr-
nehmen. Der Museumsraum wird zum Be-
standteil des Werkes — und das Publikum
zu einem aktiven Teil dieser Erfahrung.
Gerade die Architektur von Mies van der

Kulturbesitz I lvan Erofeev
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Rohe macht ,NIGHT® zu einem besonde-
ren Ausstellungsprojekt. Die transparen-
te Glashalle, ihre strenge Geometrie und
die Offenheit des Raumes bilden einen
scheinbaren Gegensatz zu Cattelans oft
emotional aufgeladenen Arbeiten. Doch
gerade aus dieser Spannung entsteht ein
besonderer Resonanzraum. Wo Mies
Klarheit, Ordnung und Reduktion formu-
liert, bringt Cattelan Zweifel, Erinnerung,
Ambivalenz und Irritationins Spiel.

Dass diese Ausstellung in Berlin stattfin-
det, ist dabei mehr als eine geografische
Setzung. Cattelan kehrt rund zwanzig Jah-
re nach seiner Mitwirkung an der 4. Berlin
Biennale in die deutsche Hauptstadt zu-
rUck — und trifft auf einen Ort, an dem his-
torische Erinnerung und gesellschaftli-
che Selbstverstandigung eine besondere
Bedeutung besitzen. Seine Arbeiten be-
gegnen hier einem kulturellen Kontext, in
dem Fragen nach Vergangenheit, Schuld,
Identitdt und Reprasentation bis heute
neu verhandelt werden.

,NIGHT® verspricht deshalb keine Aus-
stellung, die sich einfach betrachten
lasst. Sie fordert Aufmerksamkeit, ldsst
Gewissheiten brichig werden und macht
die Neue Nationalgalerie selbst zum Teil
des Erlebnisses. Zwischen Licht und Dun-
kelheit, Vergangenheit und Gegenwart,
[ronie und Ernst entsteht ein Raum, in
dem Maurizio Cattelan seine vielleicht
wichtigste Frage stellt: Wie verdndert
sich unser Blick, wenn das Vertraute
plotzlich nicht mehr selbstverstandlich
erscheint?

10. September 2026 bis 7. Mérz 2027

B Informationen: www.smb.museum



Maurizio Cattelan, ,Untitled”, Detail, 2003
Foto: Michael Bodycomb

Maurizio Cattelan, ,First”, Detail, 2025
© Maurizio Cattelan

Maurizio Cattelan,
,Novecento®, Detail,
1997, Castello di

Rivoli, Torino

Foto: Paolo Pellion di Persano



DEUTSCHLAND | Berlin | Gropius-Bau

Kunst, Migration und die Geschichte eines Berliner Bezirks

Kreuzberg ist langst mehr als ein Berliner
Bezirk. Der Name steht fr eine bestimm-
te Vorstellung von Stadt: widerspruch-
lich, widerstandig, migrantisch, politisch
undimmer in Bewegung. Wer heute durch
seine Straflen geht, begegnet einer urba-
nen Realitat, die von Jahrzehnten der Mi-
gration ebenso gepragt ist wie von Pro-
test, Verdrangung und kultureller Selbst-
ermachtigung. Doch wie ist diese Ge-
schichte entstanden? Und wer hat sie
eigentlich erzahlt?

Kreuzberg lag nach dem Bau der Berliner
Mauer 1961 am duflersten Rand West-Ber-
lins. Auch der Gropius Bau befand sich un-
mittelbar an der Grenze zu Ost-Berlin.
Leerstehende Gebaude, niedrige Mieten
und eine lange Zeit wenig ambitionierte
Stadtpolitik machten den Bezirk zu einem
Ort,an dem Menschen leben konnten, fur
dieinanderen Teilen der Stadt kaum Platz
war. Arbeitsmigrantinnen, Kinstlerinnen,
Studierende, politische Aktivistinnen und
Hausbesetzerinnen trafen hier aufeinan-
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Ausstellungsansicht, ,Kreuzberg: Kunst und Migration seit 1960”, Installationsansicht, Gropius Bau, 2026

© Gropius Bau, Foto: Rosa Merk

Der Gropius Bau stellt diese Fragen ins
Zentrum seiner Ausstellung ,Kreuzberg:
Kunst und Migration seit 1960“. Rund 130
Werke von mehr als 40 Kinstlerinnen und
Kinstler zeichnen ein vielstimmiges Bild
eines Stadtteils, in dem gesellschaftliche
Umbrlche nicht nur stattfanden, sondern
sichtbar, spUrbar und kunstlerisch ver-
handelt wurden. Die Ausstellung ist dabei
weit mehr als eine historische Rickschau.
Sie fragt nach den Bildern, die eine Ge-
sellschaft von Migration hervorbringt —
und danach, wer die Macht besitzt, diese
Bilder zu bestimmen.

der. Aus dieser Mischung entstand eine
urbane Kultur, deren Nachwirkungen bis
heute reichen.

Die Ausstellung beginnt dort, wo eine oft
verkirzte Migrationsgeschichte genauer
werden muss: bei den Kindern. Denn die
sogenannte Gastarbeitergeschichte war
nie allein eine Geschichte der angeworbe-
nen Arbeitskrafte. Mit den Menschen kamen
Familien, Sprachen, Erinnerungen und Zu-
kunftsvorstellungen. Eine Generation wuchs
in Deutschland auf, deren Erfahrungen lan-
ge zwischen den Kategorien ,deutsch®und
L,auslandisch® verloren gingen.
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Vlassis Caniaris macht diese Erfahrung in
seiner Skulptur ,Kind“ (1980) unmittelbar
kérperlich. Ein Kinderfahrrad, Kleidung, ein
Spielzeug-Windrad, Holz und Metall ver-
binden sich zu einer Figur, die zugleich ver-
letzlich und entschlossen wirkt. Die aus-
greifende Bewegung des Kindes scheint
beinahe ein Ruf zu sein: nach Verdnderung,
nach Sichtbarkeit, nach einem Platz in ei-
ner Gesellschaft, die es zwar hervorge-
bracht hat, aber noch nicht selbstver-
standlich als Teil von sich begreift.

Auch HanefiYeters ,Analphabetenin zwei
Sprachen® (1978) erzéhlt von einer Kind-
heit zwischen mehreren sprachlichenund
kulturellen Welten. Zwei Schulkinder ste-
hen vor einer Tafel, auf der Ubungen auf
Deutsch und Turkisch zu sehen sind. Was
zundchst wie eine einfache Schulszene
erscheint, verweist auf eine grundséatzli-
che Frage: Was bedeutet Bildung, wenn
ein Kind mehrere Sprachen spricht, das
Bildungssystem aber nur eine davon als
selbstverstandlich anerkennt?

Mehrangis Montazami-Dabuis gleichnami-
ger Film von 1975 geht noch unmittelbarer
in die Realitdt der Kreuzberger Schulen.
Uberfullte Klassen, institutionelle Uberfor-
derung und die sogenannte ,Ausléanderre-
gelklasse” werden mit persénlichen Aussa-
gen von Lehrkraften, Eltern und Schiler
verbunden. Der Film widerspricht damit
einem damals verbreiteten rassistischen
Narrativ, das mangelnde Bildung und Ar-
beitslosigkeit migrantischer Jugendlicher
als individuelles Versagen interpretierte.
Montazami-Dabui zeigt dagegen ein Sys-
tem, das selbst Teil des Problems ist.
Uberhaupt zieht sich durch die Ausstel-
lung eine zentrale Erkenntnis: Migration
ist niemals nur eine private Erfahrung. Sie
wird von politischen Entscheidungen,
Verwaltungsakten, Arbeitsverhéaltnissen,
Wohnungsmarkt und gesellschaftlichen
Zuschreibungen bestimmt.
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Besonders eindringlich wird das in Yeters
Gemalde ,Zurick® (1976). Ein behordli-
cher Stempel mit der Aufforderung zur
Ausreise legt sich Uber das Gesicht einer
Frau. Der einzelne Verwaltungsakt wird
zum Bild einer existenziellen Unsicher-
heit. Ein Stempel entscheidet Uber Auf-
enthalt, Familie und Zukunft. Was auf dem
Papier burokratisch und neutral er-
scheint, besitzt im Leben eines Menschen
eine enorme Macht.

Caniaris’ Installation ,Hopscotch® (1974)
Ubersetzt diese Erfahrung in das Bild ei-
nes Kinderspiels. Doch auf den Spielfel-
dern stehen nicht harmlose Zahlen, son-
dern Begriffe wie ,Arbeitskommission®
oder ,Auslénderpolizei. Der spieleri-
sche Akt des Hupfens wird zum Gleichge-
wichtstest. Ein falscher Schritt — und das
ohnehin fragile Leben gerat aus der Bahn.
Die kopflosen Figuren aus gebrauchten
Materialien, die das Spielfeld saumen,
verstarken die beklemmende Vorstel-
lung von Menschen, die von Institutionen
verwaltet werden, bevor sie als Individu-
en wahrgenommen werden.

Die Ausstellung macht jedoch nicht den
Fehler, migrantische Geschichte aus-
schliellich als Geschichte von Benach-
teiligung zu erzahlen. Im Gegenteil: Ein
wesentlicher Teil ihrer Starke liegt darin,
Widerstand und  Selbstermachtigung
sichtbar zu machen.

Das gilt insbesondere fur die Geschichte
migrantischer Frauen. Anfang der 1970er
Jahre waren Frauen rund 40 Prozent der
sogenannten Gastarbeitern in West-Ber-
lin. Unternehmen wie Siemens und AEG-
Telefunken warben gezielt Frauen an, de-
nen vermeintlich besondere feinmotori-
sche Fahigkeiten zugeschrieben wurden.
Hinter dieser scheinbaren Anerkennung
verbarg sich jedoch eine harte industriel-
le Realitat. Akkordarbeit bedeutete, dass
der Kérper unmittelbar an die Produkti-
onsgeschwindigkeit gekoppelt war — und
Frauen haufig schlechter bezahlt wurden
als Manner.

Azade K&kers ,Akkordarbeiterin® (1987)
verdichtet diese Erfahrung zu einer ein-
drucksvollen Bronzefigur. Mensch und
Maschine scheinen miteinander zu ver-
schmelzen. Der Kérper wird zur Verlan-
gerung des Fliebands und zugleich zum
Ort des Widerstands. Denn die Figur

steht nicht gebrochen da. lhre Haltung
besitzt Kraft. Damit verweist die Arbeit
auch auf die Frauenstreiks der 1970er Jah-
re, bei denen migrantische und nicht-mi-
grantische Arbeiterinnen gemeinsam ge-
gen diskriminierende Arbeitsbedingun-
gen kampften.

Eine andere Form der Selbstermachti-
gung findet sich im Selbstportrat. Wer
sich selbst ins Bild setzt, entzieht sich
dem fremden Blick — zumindest fur einen
Moment. Atiye Altils Werkgruppe
,Selbstportrat 1-5° (1984-1990) ist daftr
ein besonders eindringliches Beispiel. In
den Bleistiftzeichnungen begegnet man
einem Blick, der selbstbewusst und direkt
ist. Cleichzeitig zeichnen sich Mudigkeit
und Erschépfung in den feinen Schattie-
rungen ab.

Hanefi Yeter, Picknick in Berlin, 1975, Courtesy:
Kunstraum Kreuzberg/Bethanien © Hanefi Yeter

Altal kam 1970 nach West-Berlin, um bei
Siemens und AEG-Telefunken zu arbei-
ten, studierte parallel an der Hochschule
der Klnste und engagierte sich spater in
der Frauenbewegung. Ihre Zeichnungen
sind deshalb nicht nur Portréts einer Per-
son, sondern auch Dokumente einer poli-
tischen Bewusstwerdung. Der eigene
Kérper wird zum Archiv von Arbeit, Migra-
tion und Widerstand.
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Dass diese Perspektiven lange nicht selbst-
verstandlich Teil der deutschen Kunstge-
schichte waren, gehért zu den wichtigsten
Aussagen der Ausstellung. Die Kuratorin-
nen haben fUr das Projekt intensiv in Archi-
ven, Nachldssen und privaten Sammlungen
recherchiert und Gesprache mit Kunstle-
rinnen, ihren Familien und Akteuren der
West-Berliner Kulturlandschaft geflhrt.
Dadurch gelangen zahlreiche Arbeiten
wieder in den Blick, die Uber Jahrzehnte
kaum gezeigt oder kunsthistorisch nur un-
zureichend berudcksichtigt wurden.

Auch die Geschichte des Rassismus wird
nicht  ausgespart.  Sarah  Haffners
,1938/1983“ (1982) stellt zwei Worte ne-
beneinander, die aus unterschiedlichen
historischen Situationen stammen und
dennoch erschreckend miteinander kor-
respondieren: ,Nur fur Arier” und ,Tarken
raus‘. Die Gegenlberstellung verweist
auf Kontinuitaten rassistischen Denkens
und fragt danach, wer in Deutschland
wann als zugehorig, erwlnscht oder un-
erwunscht definiert wurde.

Kreuzberg erscheint dabei als ein Ort, an
dem solche gesellschaftlichen Konflikte
nicht nur erlitten, sondern &ffentlich aus-
getragen wurden. Die Hausbesetzer®in-
nenbewegung, Kdmpfe gegen Verdrén-
gung und Proteste gegen staatliche Ge-
walt gehdren ebenso zur Geschichte des
Bezirks wie migrantische Selbstorganisa-
tion und kulturelle Initiativen.

Akbar Behkalams Gemalde ,Zerstorter
Lebensraum® und ,Staatsgewalt®, beide
von 1981, zeigen die politischen Auseinan-
dersetzungen jener Jahre. Migrantische
und nicht-migrantische Bewohnerinnen
und Bewohner erscheinen als gemeinsa-
mes Kollektiv im Konflikt mit der Polizei.
Kreuzberg wird hier zum Schauplatz eines
Kampfes um das Recht auf Stadt: um
Wohnraum, politische Teilhabe und die
Moglichkeit, Uber die eigene Umgebung
mitzuentscheiden.

Bemerkenswert ist, dass der Gropius Bau
diese Geschichte nicht als abgeschlosse-
ne Vergangenheit prédsentiert. Neben den
historischen Werken stehen neue Arbei-
tenvon Kunstlern wie Kaya Behkalam, Nu-
ray Demir, Pinar Ogrenci, Minh Duc Pham,
Aykan Safoglu und Evanthia Tsantila. Eini-
ge von ihnen arbeiten in den Studios des
Gropius Bau. Ihre Beitrdge fragen nicht



nur, was damals geschehen ist, sondern
auch, welche Fragen davon bis heute un-
geldst geblieben sind.

Nuray Demirs ,Gossip Girls® (2026 etwa
beschaftigt sich mit queer-migrantischen
Kunst- und Kulturgeschichten in Kreuz-
berg und West-Berlin. Stoffbahnen, weille
Monobloc-Stihle und welke Rosen erin-
nern an das Danach einer Party oder Ver-
anstaltung. Stimmen und Geschichten
erzahlen von Orten und Begegnungen,
von Veranstaltungsreihen wie Gayhane
oder Salon Oriental und von einer kultu-
rellen Szene, die das Bild Kreuzbergs
nachhaltig gepragt hat, deren Bedeutung
institutionell jedoch lange kaum aner-
kannt wurde.

Gerade darin liegt die besondere Qualitat
dieser Ausstellung: Sie versucht nicht,
Kreuzberg auf eine einzige Geschichte
festzulegen. Stattdessen zeigt sie einen
Bezirk als widersprichlichen Maoglich-
keitsraum. Migration bedeutet hier nicht
nur Ankunft. Sie bedeutet Arbeit und Aus-
beutung, Familie und Trennung, Einsamkeit
und Gemeinschaft, Rassismus und Wider-
stand, Fremdzuschreibung und Selbstbild.
Die Ausstellung erzéhlt deshalb nicht ein-
fach Migrationsgeschichte mithilfe von
Kunst. Sie macht deutlich, dass Migration
selbst Teil der Kunstgeschichte ist.

Das ist vielleicht ihre wichtigste Leistung.
Denn die Werke zeigen, dass migranti-
sche Kunstlerinnen Kreuzberg nicht le-
diglich beobachtet haben. Sie haben dort
gearbeitet, fotografiert, gemalt, Filme
gedreht, Archive angelegt, Feste organi-
siert, Publikationen herausgegeben, Rau-
me geschaffen und politische Kampfe be-

gleitet. Sie waren nicht nur Zeugen der
Stadtgeschichte. Sie waren ihre Mitpro-
duzentinnen.

Und so verandert sich beim Rundgang
auch der Blick auf Kreuzberg. Aus dem
vermeintlichen Rand der Stadt wird ein
Zentrum. Aus einer Geschichte, die lange
als ,Migrationsgeschichte” neben der ei-
gentlichen deutschen Geschichte be-
handelt wurde, wird ein Bestandteil eben
dieser Geschichte. Aus Menschen, die
einst als ,Gastarbeiterinnen® bezeichnet
wurden, werden Akteurinnen mit eigenen
Stimmen, Bildern und Ansprichen.

Der Gropius Bau liegt heute nicht mehr
am Rand einer geteilten Stadt. Doch die
Fragen, die diese Ausstellung stellt, sind
weiterhin mitten im gesellschaftlichen
Zentrum angekommen: Wem gehort die
Stadt? Wer darf bleiben? Wer wird gese-
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oben links: Metin Talayman, ,,Auf dem Heimweg von
der Fabrik®, 1981, Courtesy: ireb Talayman
obenrechts: Metin Talayman, ,Oranienstraie”, 1981
© Metin Talayman, Foto: Mesut Guvenli

unten links: Jannis Psychopedis, ,GASTARBEITER", 1978
© Jannis Psychopedis

unten rechts: Monika Sieveking, ,,Gruppenbild mit
Siemensarbeiterinnen®, 1973, Museum Ludwig, K&ln
© VG Bild-Kunst, Bonn 2026

hen? Wer darf sich selbst darstellen? Und
wer entscheidet darlber, welche Ge-
schichten erinnert werden?

,Kreuzberg: Kunst und Migration seit 1960°
gibt darauf keine einfache Antwort. Das
ware ihrer Vielstimmigkeit auch nicht an-
gemessen. Stattdessen 6ffnet sie Rdume
fur Geschichten, die lange Ubersehen
wurden, und bringt historische Arbeiten
mit einer jingeren Generation von Kunst-
lerinnen und Kanstler ins Gesprach.
Kreuzberg erscheint dabei nicht als nost-
algisches Bild eines vergangenen West-
Berlins, sondern als lebendiger Ort ge-
sellschaftlicher Aushandlung. Ein Ort, an
dem Kunst nicht auflerhalb der Geschich-
te steht, sondern mitteninihr.

bis 17. Januar 2027

M Informationen:
www.berlinerfestspiele.delgropius-bau




DEUTSCHLAND | Berlin | Humboldt-Forum Berlin

Wem gehort ein Fluss? Wem ein Stick Land? Wem gehort ein sakrales Objekt, das vor Generationen einen
Tempel verlielt und heute in einem europdischen Museum liegt? Und wer entscheidet eigentlich, was bewahrt
werden soll — fur wen und fur welche Zukunft? Mit ,Mein. Dein. Unser!?” macht das Humboldt Forum in Berlin ab
Ende November 2026 das scheinbar einfache Wort ,Besitz" zum Ausgangspunkt einer groRen gesellschaftlichen
Debatte. Zwei Jahre lang geht es um Eigentum und Erbe, um koloniale Geschichte und kulturelle Identitat, um
Natur als Lebensgrundlage und um die Frage, was wir einander und kommenden Generationen hinterlassen.

Es gibt Worter, die harmlos klingen, bis
man sie laut ausspricht. ,Mein. ,Dein.“ ,Un-
ser.” Drei kleine Worter, hinter denen sich
ganze Weltordnungen verbergen. Ein Haus
kann mein sein, ein Fluss vielleicht nicht.
Ein Kunstwerk lasst sich besitzen, aber
ld@sst sich auch seine Geschichte besitzen?
Und wem gehort eine Erinnerung?

Im Humboldt Forum in Berlin beginnen
diese Fragen Ende November 2026 nicht
mit einer einzigen Ausstellung, sondern
mit einem zweijahrigen Programm, das
genau dort ansetzt, wo Besitz kompliziert
wird: bei den Dingen, die Menschen mit-
einander verbinden und zugleich vonein-
ander trennen. ,Mein. Dein. Unser!?“ ver-
sammelt Ausstellungen, Gesprache, Per-
formances, Workshops, Fuhrungen und
Konferenzen. Dahinter steht ein Thema,

das weit Uber die Museumswelt hinaus-
reicht. Denn Eigentum entscheidet daru-
ber, wer Zugang zu Land, Wasser, Wohn-
raum, Ressourcen und kulturellem Wis-
sen hat. Und Erbe bedeutet langst nicht
nur das, was in einer Vitrine liegt. Es geht
auch um Landschaften, Geschichten, Ri-
tuale, Sprachen und Verantwortung.

Der Auftakt vom 27. bis 29. November
2026 bringt diese unterschiedlichen Per-
spektiven zusammen. Drei neue Ausstel-
lungen fuhren zugleich nach Stidamerika,
Afrika und Asien. Sie machen das Hum-
boldt Forum zu einem Ort, an dem sich
historische Sammlungen und gegenwarti-
ge Stimmen begegnen — und an dem die
Besucherinnen und Besucher nicht nur
schauen, sondern ihre eigenen Vorstel-
lungen von Besitz Uberprifen kdnnen.

Einblick in das Projekt ,,Kosmotechnologien des Wassers" o Constanza Rutherford
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Agua. Kunst und Kosmologien

des Wassers

Wem gehort das Wasser?

Besonders unmittelbar wird das in ,Agua.
Kunst und Kosmologien des Wassers".
Wasser ist hier nicht bloR Ressource,
Rohstoff oder geografische Grenze. Es
ist Lebensraum, Wissensspeicher, spiritu-
elle Kraft und politisches Terrain. Rund 20
zeitgendssische kdnstlerische Arbeiten
aus Brasilien, Kolumbien und Chile erzah-
len von Flussen, Meeren und Regenzyk-
len —und von Gemeinschaften, deren Le-
ben eng mit ihnen verbunden ist.

Dabei bleibt die Ausstellung nicht bei ro-
mantischen Bildern einer vermeintlich
unberdhrten Natur stehen. In den Gewas-
sern Uberlagern sich koloniale Gewaltge-
schichten, religiose Praktiken, technolo-
gische Eingriffe und heutige Konflikte um
Umwelt und Teilhabe. Wasser wird damit
zum politischen Akteur einer Welt, in der
immer dringlicher gefragt wird: Wer darf
Uber natlrliche Ressourcen verfligen?
Wer entscheidet Uber ihre Zukunft?

Die Ausstellung wurde in einem Prozess
der Ko-Kreation mit Kinstlerinnen und
Kinstlern, Kuratorinnen und Kuratoren
sowie indigenen und traditionellen Ge-
meinschaften entwickelt. Auch die Form
der Prasentation folgt diesem Gedanken.
Interaktive Kunstwerke, begehbare Ins-
tallationen, Bilder und Klange machen
die Materialitdt und Atmosphére des
Wassers erfahrbar. Der Museumsbesuch
soll weniger einem Rundgang durch ferti-
ge Antworten gleichen als einer Begeg-
nung mit unterschiedlichen Formen von
Wissen.

28.November 2026 bis 30. Juni 2027
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Jacques Do Kokou, Fusion, 2025 - Ausstellung ,Togo: Neue Verbindungen kniipfen” © Jacques Do Kokou, Fusion, 2025

Togo: Neue Verbindungen kntpfen
Wenn ein Museum seine eigene
Geschichte befragt

Noch unmittelbarer berthrt die Eigen-
tumsfrage die Ausstellung ,Togo: Neue
Verbindungen kntpfen®. Hier geht es um
Objekte aus einer Sammlung, deren Ge-
schichte untrennbar mit deutscher Kolo-
nialherrschaft verbunden ist.

Von 1884 bis 1914 war Togo deutsche Ko-
lonie. Die damaligen Machtverhéltnisse
waren asymmetrisch; Aneignung, Gewalt
und Ausbeutung auf deutscher Seite
standen Widerstand und strategischer
Anpassung auf togoischer Seite gegen-
Uber. Was davon heute in einem européi-
schen Museum liegt, ist deshalb keines-
wegs nur eine Sammlung von Gegenstan-
den. Die Objekte tragen Geschichte in
sich.

Die Ausstellung versucht, diese Ge-
schichte nicht aus einer einzigen Pers-
pektive zu erzadhlen. Forschende und
Kunstschaffende aus Togo wurden in die
Entwicklung einbezogen. Historische
Sammlungsbesténde treffen auf zeitge-

9. - TOGO. - LOME

¥

nossische kinstlerische Arbeiten, Prove-
nienzforschung trifft auf persénliche und
gesellschaftliche Perspektiven. Damit
verschiebt sich der Blick: Nicht nur die
Frage ,Was besitzen wir?“ steht im Raum,
sondern auch ,Wie sind diese Dinge hier-
hergekommen?“ und ,Wie kdnnen Bezie-
hungen in Zukunft anders gestaltet wer-
den?”

Das Museum wird dabei selbst zum Ge-
genstand der Betrachtung. Seine Vitrinen
sind nicht neutral. Sie erzdhlen immer
auch davon, wer gesammelt hat, wer aus-
wahlen durfte, wer wissenschaftlich defi-
niert hat, was als wertvoll galt — und wer
lange Zeit kaum zu Wort kam.

Ab 28. November 2026

Auf den Spuren von Shiva.
Zwischen Berlin und Kathmandu
Wann wird ein heiliger Gegenstand
zum Museumsstuck?

Eine ahnliche Bewegung vollzieht das
Projekt ,Auf den Spuren von Shiva. Zwi-
schen Berlin und Kathmandu®. Im Zentrum
steht ein kupfervergoldeter Chaturmuk-
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ha Shiva Linga Kosh, der einst zu einem
Heiligtum in Kathmandu gehdrte und heu-
te Teil der Sammlung des Museums fur
Asiatische Kunst in Berlin ist.

Was geschieht mit einem sakralen Gegen-
stand, wenn er seinen religiosen Ort ver-
lasst? Wird aus einem verehrten Objekt
ein Kunstwerk? Ein ethnografisches Do-
kument? Ein Museumssttck? Oder bleibt
seine urspringliche Bedeutung beste-
hen, unabhangig davon, hinter welchem
Glas es prasentiert wird?

Der visuelle Anthropologe Deepak To-
lange folgt den Spuren dieses Objekts
zwischen Kathmandu und Berlin. Histori-
sche Dokumente treffen auf filmische
Aufnahmen gegenwartiger Verehrung.
Glaubige, Wissenschaftlerinnen und Wis-
senschaftler sowie weitere Beteiligte
kommen zu Wort. So entsteht ein viel-
stimmiges Bild, das eine zentrale Verant-
wortung des Museums sichtbar macht:
Was bedeutet es, ein Objekt zu bewah-
ren, das anderswo Teil einer lebendigen
religidsen Praxis ist?

28.November 2026 bis 31. Oktober 2027



AUSISREEENET DEUTSCHLAND | Berlin | Humboldt-Forum Berlin

Deepak Tolange in den Sammlungen der Staatlichen Museen zu Berlin (Ausstellung Absenz - Présenz. Auf
den Spuren von Nepals heiligem Shiva Linga] © Staatlichen Museen zu Berlin, Foto: Pierre Adenis

Costa Rica: Kulturelles Erbe und
biologische Vielfalt

Eine Welt, in der die Natur

mitredet

Im Fruhjahr 2027 erweitert ,Costa Rica:
Kulturelles Erbe und biologische Vielfalt®
den Blick erneut. Mehr als 130 Objekte
aus Gold, Grunstein, Ton und Pflanzenfa-
sern erzahlen von der engen Verbindung
zwischen Mensch und Natur. Prakolumbi-
sche und historische Zeugnisse treffen
auf heutige indigene Perspektiven. Men-
schen, Tiere, Pflanzen und Mischwesen
erscheinen nicht als voneinander ge-
trennte Kategorien, sondern als Teile ei-
ner lebendigen Welt.

Gerade angesichts der Klimakrise be-
kommt dieser Blick eine besondere Aktu-
alitat. Natur erscheint hier nicht als La-
gerstétte, aus der sich Ressourcen ent-
nehmen lassen, sondern als Lebensraum,
kulturelles Gedéchtnis und Grundlage
von ldentitéat.

Die Geschichte dieser Sammlung fuhrt
zugleich zurtck in die européische Wis-
senschaftsgeschichte. Ein Teil der Be-
stande wurde zwischen 1907 und 1909
vom Wissenschaftler Walter Lehmann far
das damalige Berliner Volkerkundemuse-
um zusammengetragen. Heute stellt sich
damit erneut die Frage nach dem Erbe:
Was bedeutet es, historische Sammlun-
gen zu bewahren, wenn sich unser Ver-
standnis ihrer Entstehung verandert hat?
ab 20 Marz 2027

Genau an diesem Punkt wird ,Mein. Dein.
Unser!?® mehr als ein Ausstellungspro-
gramm. Das Humboldt Forum nutzt seine
eigene Geschichte und seine Sammlungen
als Ausgangspunkt fur eine Auseinander-
setzung mit der Gegenwart. Der Ort selbst
ist dabeivoller Widerspriche: Schlossfas-
sade und ethnologische Sammlungen,
preuflische Geschichte und globale Ge-
genwart, museale Ordnung und die Frage
nach den Geschichten, die in dieser Ord-
nung moglicherweise fehlen.

Das Programm will diese Widerspriche
nicht glatten. Im Gegenteil: Das Fragezei-
chenund das Ausrufezeichenim Titel sind
Programm. Mein. Dein. Unser!? klingt nach
einer Feststellung, kippt aber sofort in
eine Frage. Was wir als ,mein“ bezeich-
nen, ist gesellschaftlich geregelt. Was
,dein“ist, hangt von Macht und Geschich-

]

te ab. Und was ,unser” sein soll, muss im-
mer wieder neu ausgehandelt werden.
Vielleicht liegt darin die interessanteste
Aufgabe des Museums im 21. Jahrhundert:
nicht mehr nur Antworten zu prasentie-
ren, sondern Rdume zu schaffen, in denen
widerspruchliche Antworten nebenein-
ander bestehen kénnen.

Das Humboldt Forum setzt dabei auf Viel-
stimmigkeit und Teilhabe. In den kommen-
den zwei Jahren sollen weitere Themen
folgen — von Popkultur und kultureller
Aneignung Uber Land und Erinnerung bis
zur Frage ,Wem gehort die Stadt?”. Auch
Wasser, Fashion, Design und der Umgang
mit Museumssammlungen werden unter
dem Blickwinkel von Eigentum, Herkunft
und Verantwortung betrachtet.

Damit verandert sich auch die Rolle des
Publikums. Wer durch die Raume geht, soll
nicht nur erfahren, was andere Menschen
besitzen, bewahren oder verloren haben.
Man wird unweigerlich mit der eigenen Le-
benswelt konfrontiert. Wem gehort der
Grund, auf dem wir wohnen? Wer besitzt
das Wissen, das wir nutzen? Welche Res-
sourcen verbrauchen wir? Was werden wir
eines Tages weitergeben?

Am Ende fuhrt die Frage nach dem Eigen-
tum deshalb weit Uber die Museumsvitri-
ne hinaus. Vielleicht gehdrt uns manches
nur auf Zeit. Vielleicht ist Erbe weniger
eine Sammlung von Dingen als eine Ver-
pflichtung. Und vielleicht bedeutet ,un-
ser” nicht, dass alle dasselbe besitzen —
sondern dass wir gemeinsam Verantwor-
tung daflr tragen, was bleibt.
27.November 2026 bis 30. Juni 2028

M Informationen:
www.humboldtforum.org

Die Kiinstlerin Keyla Palikur - Ausstellung ,,Agua. Kunst und Kosmologien des Wassers" o Rodrigo Duarte
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Wie fuhlt sich Heimat im 21. Jahrhundert
an — und wo beginnt sie Uberhaupt? Mit
der Ausstellung ,Tell Me Where Home Is®
widmet sich das Kunstmuseum Wolfsburg
einer der drdngendsten Fragen unserer
Zeit: dem Wandel von Zugehorigkeit in ei-
ner Welt, die von Migration, Digitalisie-
rung und globaler Vernetzung gepragt ist.
Heimat ist langst kein eindeutig verortba-
rer Begriff mehr. Sie entsteht und veran-
dert sich in Bewegung — zwischen Lan-
dern, Lebensentwlrfen und ldentitaten.
Far viele Menschen ist sie nicht mehr nur
geografischer Ursprung, sondern ein Ge-
flecht aus Erinnerungen, Beziehungen,
Sprache, Kultur und zunehmend auch di-
gitalen Raumen. Zwischen Kindheitserin-
nerungen, familiaren Wurzeln und virtuel-
len Communities entfaltet sich ein viel-
schichtiges Verstandnis von ,Zuhause®,
das ebenso fragil wie wandelbar ist.

Die Ausstellung greift diese Entwicklun-
gen auf und stellt zentrale Fragen neu:

Kann es im Zeitalter globaler Mobilitat
Uberhaupt noch eine feste Heimat ge-
ben? Oder entstehen vielmehr viele klei-
ne, parallele Heimaten, die sich standig
neu zusammensetzen? In der Kunst des
21. Jahrhunderts finden sich darauf keine
einfachen Antworten, aber eindringliche
Annaherungen.

JTell Me Where Home Is* versammelt in-
ternationale klnstlerische Positionen,
die Migration, Identitat und Zugehdrigkeit
aus unterschiedlichsten Perspektiven
beleuchten. Hauser, Stadte und Land-
schaften erscheinen ebenso als Trager
von Erinnerung wie Musik, Sprache oder
Essen. Auch soziale Netzwerke und digi-
tale Plattformen werden als neue Orte
des Dazugehorens sichtbar — Rdume, in
denen sich Gemeinschaft ebenso schnell
bildet wie wieder auflost.

Gerade in dieser Vielstimmigkeit liegt die
Starke der Ausstellung: Sie zeigt Heimat
nicht als statischen Zustand, sondern als

35 | SiIMsKultur | 312026

i

L . . J i,

e ' |

Prozess — als etwas, das entsteht, ver-
schwindet und sich immer wieder neu zu-
sammensetzt. Kunstlerische Arbeiten
machen diese Dynamiken sichtbarund er-
o6ffnen emotionale wie gesellschaftliche
Zugdnge zu einem Thema, das personli-
cher kaum sein kénnte und zugleich glo-
baler nicht gedacht werden kann.

Mit diesem Ansatz versteht sich das Kunst-
museum Wolfsburg nicht nur als Ausstel-
lungsort, sondern als Plattform far Dialog
und Reflexion. Kunst wird hier zum Medi-
um, das Unsicherheiten nicht glattet, son-
dern produktiv macht —und neue Perspek-
tiven auf das Zusammenleben in einer sich
verandernden Welt eréffnet.

JTell Me Where Home Is® ist damit weni-
ger eine Antwort als eine Einladung: hin-
zusehen, zuzuhdéren und die eigene Vor-
stellung von Heimat zu hinterfragen.
19.September 2026 bis 17. Januar 2027

M Informationen:
www.kunstmuseum.de



AR RECNeT DEUTSCHLAND | Berlin | Museumsinsel Berlin, James-Simon-Galerie

Welt der Mongolen

Kaum ein Name steht so sehr fur Eroberung, Macht und militarische Expansion wie Dschingis Khan.

Doch hinter dem Mythos des grolten Eroberers verbirgt sich eine weit komplexere Geschichte. Zum
800. Todestag des mongolischen Herrschers erzahlt die groflangelegte Ausstellung in der James-Simon-
Galerie von einem Reich, das nicht nur durch Gewalt entstand, sondern auch durch Handel, Mobilitéat,
Wissenstransfer und kulturellen Austausch. Archaologische Schatze aus der Mongolei, Europa und den
Sammlungen der Staatlichen Museen zu Berlin eréffnen einen neuen Blick auf die Welt der Mongolen

Ein Name gendgt, und vor dem inneren
Auge entsteht ein Bild: ein Reiter auf der
endlosen Steppe, ein Heer hoch zu Pferd,
ein Herrscher, dessen Feldzige ein gan-
zes Zeitalter erschutterten. Dschingis
Khan gehort zu jenen historischen Per-
sonlichkeiten, deren Wirkung langst Uber
die Fakten hinausgewachsenist. Er ist My-
thos, Nationalheld, Eroberer und Sym-
bolfigur zugleich. Doch wer war der Mann
hinter diesem Bild? Und was entstand tat-
sachlich aus dem Reich, das er im frihen
13. Jahrhundert begrindete?

Diesen Fragen widmet sich die Ausstel-
lung ,Dschingis Khan und die Welt der
Mongolen®, die das Museum fir Vor- und
Frahgeschichte der Staatlichen Museen
zu Berlin gemeinsam mit mongolischen
Partnernvom 21. Oktober 2026 bis zum 18.
April 2027 in der James-Simon-Galerie
prasentiert. Anlass ist der 800. Jahrestag
des Todes Dschingis Khans im Jahr 2027.
Im Mittelpunkt steht dabei nicht allein die
Person des Herrschers, sondern die Welt,
die unter ihm und seinen Nachfolgern ent-
stand. Zwischen der Donaumindung und
der koreanischen Halbinsel erstreckte
sich schliefilich das grofite zusammenhan-
gende Landimperium der Geschichte. Ein
Reich von kaum vorstellbaren Dimensio-
nen — und eines, das Europa und Asien en-
ger miteinander verband, als es die géngi-
gen Vorstellungen vom ,Mongolensturm*
vermuten lassen. Denn die Geschichte
des Mongolenreichs ist mehr als eine Ge-
schichte der Eroberung.

Archdologische Forschungen der ver-
gangenen Jahrzehnte haben das traditio-
nelle Bild erheblich verdndert. Im Zent-
rum stehen heute nicht mehr ausschlief3-

oben: Moderne Kopie einer Schildkrétenstatue der
Stadt Karakorum, Mongolisches Reich, Original 13.
Jahrhundert © Chinggis Khaan National Museum, Ulaanbaatar,
Mongoleil Foto: Uuganbaatar Otgonbaatar

unten: Lamellenpanzer eines Kriegers des Mongoli-
schen Reiches im 13.-14. Jahrhundert © Chinggis Khaan
National Museum, Ulaanbaatar, Mongolei | Foto: Uuganbaatar

Otgonbaatar
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lich die Schlachten und militarischen Er-
folge, sondern auch die Gesellschaften,
Kulturen und politischen Strukturen, die
dem Aufstieg der Mongolen vorausgin-
genund ihn Uberhaupt ermdglichten.

Die Steppe war keineswegs ein ge-
schichtsloser Raum. Uber Jahrhunderte
hatten sich dort unterschiedliche Reiche
und Herrschaftsformen entwickelt. Mobi-
litdt und eine reiternomadische Lebens-
weise pragten das gesellschaftliche Le-
ben. Pferde waren Fortbewegungsmittel,
Wirtschaftsfaktor und militarische Vor-
aussetzung zugleich. Die Féahigkeit, sich
Uber enorme Entfernungen zu bewegen,
wurde zu einem entscheidenden Vorteil
der Mongolen. Doch mit der Expansion
veranderte sich auch das Reich selbst.
Wo zuvor nomadische Lebensformen do-
minierten, entstanden Stadte und multi-
ethnische Zentren. Verwaltung, Handel
und Kommunikation mussten Uber gewal-
tige Distanzen organisiert werden. Men-
schen unterschiedlicher Herkunft und
Religion trafen aufeinander. Waren, [deen
und Wissen zirkulierten entlang weitrei-
chender Handelswege.

Die Ausstellung macht diese Entwicklung
anhand auBergewdhnlicher archdologi-
scher Objekte sichtbar. Viele der aus der
Mongolei stammenden Exponate verlas-
sen das Land erstmals und werden auller-
halb der Mongolei prasentiert. Ein mongo-
lischer Lamellenpanzer aus dem 13. oder
14. Jahrhundert erzahlt von militarischer
Organisation und den besonderen Bedin-
gungen der Kriegsfuhrung. Die Steinstatue
eines mongolischen Wirdentragers vom
Gréberfeld Tavan Tolgoi verweist auf ge-
sellschaftliche Hierarchien und Repréasen-



Moderne Monumentalstatue
Dschingis Khans

<haan National Museum

© Ghengg

tation. Kostbare Gurtelbeschlage und Rie-
mendurchzige aus Bergkristall zeugen
von handwerklicher Kunstfertigkeit und
dem hohen Rang ihrer Tréager.

Es sind Objekte wie diese, die den groflen
historischen  Begriff ,Mongolenreich®
plotzlich greifbar machen. Hinter Karten
und Zahlen erscheinen Menschen, ihre
Kleidung, ihre Rituale, ihr Status und ihre
Vorstellungen von Reichtum und Macht.
Besonders spannend ist der Blick nach
Europa. Der westliche Feldzug der Mon-
golen hinterlieR tiefe Spuren in Osteuro-
pa und im Nahen Osten. Archaologische
Funde aus Polen und Rumanien machen
die Folgen der mongolischen Angriffe
sichtbar. Sie erzéhlenvon Zerstérung und
Gewalt — aber auch von einer komplexen
Herrschaftsgeschichte, die nach den Er-
oberungen keineswegs einfach endete.
Denn auf die Zerstérung folgte vielerorts
der Wiederaufbau. Unter den Bedingun-
gen der sogenannten Pax Mongolica ent-

wickelten sich neue Moglichkeiten fur
Handel und kulturellen Austausch. Fern-
verbindungen wurden intensiver, Men-
schen und Waren legten riesige Distanzen
zurlck. Luxusglter gelangten Uber die
Krim und die Levante bis nach Europa. Mit
ihnen reisten Informationen Uber fremde
Lander, Stddte und Handelswege. Das
Mongolenreich wurde so — paradoxerwei-
se auch durch seine militarische Expansion
—zu einem Raum der Vernetzung.

Diese Perspektive verdndert den Blick
auf Dschingis Khan. Sie relativiert nicht
die Gewalt seiner Eroberungen und die
dramatischen Folgen der mongolischen
Expansion. Aber sie erweitert das histori-
sche Bild. Das Reich war zugleich Zersto-
rer und Vermittler, militdrische Macht
und Handelsraum, Herrschaftssystemund
Begegnungszone unterschiedlicher Kul-
turen. Gerade die Archaologie kann dabei
eine besondere Rolle spielen. Sie erzahlt
Geschichte nicht nur aus der Perspektive
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der Herrschenden, sondern anhand von
Gegenstanden, Siedlungen, Grédbern und
materiellen Spuren. Ein Gurtelbeschlag,
eine Rustung oder eine Statue kann Fra-
gen aufwerfen, die schriftliche Quellen
allein nicht beantworten.

Von besonderer Bedeutung sind deshalb
die mongolisch-deutschen Forschungs-
projekte der vergangenen zwei Jahrzehn-
te. Sie haben neue Erkenntnisse zur Ar-
chdologie und Geschichte des Mongolen-
reichs hervorgebracht und dazu beigetra-
gen, die Geschichte der mongolischen
Steppe differenzierter zu verstehen. Die
Ausstellung verbindet diese Forschung
mit herausragenden Objekten aus mongo-
lischen und europaischen Sammlungen.
So entsteht ein Panorama, das weit Uber
die bekannte Erzdhlung vom grofRen Er-
oberer hinausfuhrt. Vielleicht liegt genau
darin die eigentliche Uberraschung die-
ser Ausstellung: Je genauer man hinsieht,
desto weniger asst sich das Mongolen-
reich auf ein einziges Bild reduzieren.
Dschingis Khan war zweifellos ein Erobe-
rer von historischer Dimension. Doch
sein Erbe besteht nicht nur aus den Gren-
zen, die seine Armeenverschoben. Esbe-
steht auch in einem neuen Netz von Be-
ziehungen, das Eurasien Uber Jahrhun-
derte miteinander verband.

Die Geschichte der Mongolen ist damit
auch eine Geschichte der Bewegung.
Menschen bewegten sich, ebenso Wa-
ren, Religionen, Technologien und Wis-
sen. Die Steppe wurde zur Drehscheibe
zwischen Welten, die zuvor weit vonein-
ander entfernt schienen.

In der James-Simon-Galerie begegnen
sich deshalb nicht einfach Ost und West.
Vielmehr wird sichtbar, dass diese Tren-
nung schon im Mittelalter durchlassiger
war, als wir heute oft glauben.

»Dschingis Khan und die Welt der Mongo-
len® erzahlt somit nicht nur von einem
Herrscher und seinem Reich. Die Ausstel-
lung erzahlt von einer Welt in Bewegung
—und von einem historischen Moment, in
dem Eurasien auf neue Weise miteinan-
der verbunden wurde.

21. Oktober 2026 bis 18. April 2027

M Informationen:

www.smb.museum/museen-einrichtungen/
james-simon-galeriel



USSR NENel DEUTSCHLAND | Brandenburg | DAS MINSK Kunsthaus in Potsdam

Annemirl
Sruch st

Sauer.

N aer\Welt

Sie malte, was andere lieber nicht sehen wollten. Sie schrieb gegen das Schweigen an,
beobachtete mit schonungslosem Blick und machte aus persénlicher Erfahrung ein
politisches Bildarchiv ihrer Zeit. Mit rund 150 Gemalden, Zeichnungen, Collagen und
Objekten widmet DAS MINSK Kunsthaus in Potsdam Annemirl Bauer eine umfassende
Retrospektive. Das Werk einer unbequemen, unabhangigen und lange Ubersehenen
KUnstlerin wird damit neu entdeckt — und erweist sich als erstaunlich gegenwartig.

Es gibt Kunstlerinnen, deren Werk eine
Epoche widerspiegelt. Und es gibt Kinst-
lerinnen, die ihrer Zeit widersprechen.
Annemirl Bauer (1939-1989]) gehort zur
zweiten Kategorie. lhre Bilder erzéhlen
vom Privaten und Politischen, von Mut-
terschaft und Selbstbestimmung, von Lie-
be und Verletzlichkeit, aber auch von
staatlicher Repression, Umweltzerstd-
rung, Geschlechterungleichheit und dem

Verlust von Freiheit. Bauer beobachtete
ihre Umwelt mit einer Konsequenz, die
keinen Bereich des Lebens ausklammer-
te. Sie hielt fest, was sie sah — und was sie
nicht hinnehmen wollte.

DAS MINSK Kunsthaus in Potsdam widmet
dieser auflergewdhnlichen Kunstlerin ab
dem 5. September 2026 eine umfassende
Retrospektive. Uber drei Jahrzehnte ihres
Schaffens, von den spaten 1950er-Jahren

Annemirl Bauer, ,Emma gewidmet“, 1979, Ol auf Leinwand Annemirl Bauer Archiv © VG Bild-Kunst, Bonn 2025. Foto: Jens Ziehe
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bis zu ihrem frihen Tod 1989, werden in
rund 150 Arbeiten sichtbar. Gemélde,
Zeichnungen, Collagen und Objekte ent-
falten eine Bildwelt, in der persénliche Er-
fahrungen und gesellschaftliche Konflikte
untrennbar miteinander verbunden sind.
Die Ausstellungist in vier thematische Ka-
pitel gegliedert, deren Titel aus Worten
und Schriften der Kunstlerin selbst stam-
men. Schon darin zeigt sich ein zentraler
Charakter ihres Werks: Bauer arbeitete
beinahe wie eine Chronistin des eigenen
Lebens und ihrer Gegenwart. lhre Kunst
wurde zum visuellen Tagebuch - aller-
dings zu einem Tagebuch, das sich nicht
mit dem Privaten begnulgt. Das Personli-
che wird bei ihr zum Ausgangspunkt fur
gesellschaftliche Fragen.

Im ersten Kapitel, ,Zwischenmenschliche
Landschaften®, geht es um die elemen-
tarsten Erfahrungen menschlicher Exis-
tenz. Portrats, Mutter-Kind-Darstellun-
genund Bilder persénlicher Beziehungen
kreisen um Nahe und Abgrenzung, Abhan-
gigkeit und Selbstbestimmung, Verlust
und Verbundenheit. Besonders eindring-
lich erscheint dabei Bauers Auseinander-
setzung mit ihrer eigenen Identitat als
Frau und Mutter. Mutterschaft wird nicht
idealisiert, sondern als komplexe Erfah-
rung zwischen Liebe, Verantwortung,
Verletzlichkeit und dem Wunsch nach Ei-
genstandigkeit sichtbar.

Das zweite Kapitel tragt den programma-
tischen Titel ,Frauen, wenn wir heute
nichts tun, leben wir morgen wie vorges-
tern®. Bauer entwickelt hier einen dezi-
diert feministischen Blick auf Geschichte
und Gesellschaft. Ihre Arbeiten hinterfra-
gen die mannlich dominierte Kunstge-



schichtsschreibung ebenso wie patriar-
chale Machtverhéltnisse. Sie richtet den
Blick auf Erfahrungen von Frauen, auf Ge-
walt und Unterdridckung und auf die
schwierige Suche nach einer selbstbe-
stimmten |dentitéat. Ihre Bilder werden zu
Gegenbildern einer Geschichte, in der
Frauen allzu oft nur am Rand vorkommen.
Besonders politisch wird Bauers Werk in
den 1980er-Jahren. ,Nicht schweigen wer-
deich”lautet der Titel des dritten Kapitels
—und er liest sich wie ein kinstlerisches
Programm. Bauer setzte sich zunehmend
mit den Machtstrukturen der DDR ausein-
ander und wurde selbst zur Betroffenen
staatlicher Repression durch das Ministe-
rium fur Staatssicherheit. Ihre Kunst wurde
zum Mittel des Widerspruchs. Sie themati-
sierte die zunehmende gesellschaftliche
Enge, Desinformation und Entmindigung,
Umweltzerstdrung, den Bau der Berliner
Mauer und das damit verbundene Gefuhl
des Eingesperrtseins.

Bemerkenswert ist, wie unmittelbar Bauer
politische Realitét in alltagliche und zwi-
schenmenschliche Situationen Ubersetzt.
Ihre Werke sind keine distanzierten politi-
schen Kommentare. Sie sind persdnlich,
emotional und oft schmerzhaft direkt. Ge-
rade dadurch gewinnen sie ihre Kraft.

Das vierte Kapitel, ,lch will den Erdball sel-
ber abtasten, widmet sich Bauers lebens-
langer Faszination fur das Reisen. Reisen
bedeutete fur sie mehr als Ortswechsel:
Es erdéffnete neue Perspektiven und wur-
de zu einer Moéglichkeit, gesellschaftliche
Wirklichkeiten unmittelbar zu erfahren.
1987188 reiste sie ein letztes Mal nach Spa-
nien und auf die Kanarischen Inseln. Zahl-
reiche kleinformatige Zeichnungen und
Reisecollagen zeugen von dieser Erfah-
rung. Doch auch fern der DDR blieb Bauer
eine kritische Beobachterin. Wohlstands-
abfélle, urbane Verdichtungund die preka-
re Situation von Frauen werden zu Moti-
ven ihrer visuellen Gesellschaftsanalyse.
Dass Bauers Werk heute Uberhaupt in die-
ser Geschlossenheit gezeigt werden kann,
ist nicht selbstverstandlich. Eine grof3e ins-
titutionelle Ausstellung blieb ihr zu Leb-
zeiten verwehrt. Einen wesentlichen An-
teil an der Bewahrung ihres kinstlerischen
Nachlasses hat ihre Tochter Amrei Bauer,
die das Werk zusammenhielt und als Nach-
lassverwalterin sowie Grinderinund Kura-
torin des Annemirl Bauer Hauses in Bran-
denburg seine weitere Sichtbarkeit voran-
trieb. FUr die Ausstellungim MINSKwurden
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schichte lange Uberhoért werden — und
was geschieht, wenn sie Jahrzehnte spa-
ter wieder sichtbar werden.

Bauers Werk braucht keine nachtragliche
Aktualisierung. Es ist bereits aktuell. Ihr
Blick auf patriarchale Strukturen, politi-
sche Manipulation, Umweltzerstdrung,
Freiheitsentzug und gesellschaftliche
Verantwortung berihrt Gegenwartsthe-
men, die uns noch immer beschaftigen.
lhre Kunst erinnert daran, dass Wider-
stand nicht immer laut beginnt. Manchmal
beginnt er damit, genau hinzusehen. Et-
was aufzuschreiben. Ein Bild zu malen.

Und sich zu weigern, zu schweigen.
,Bruch ist in der Welt“ — der Titel be-
schreibt dabei nicht nur die Welt, die An-

links: Annemirl Bauer, ,Wartende“ (Frau auf weggeworfener Schranktiir | Gefunden auf dem Berge Prenzlaul),
1985, Mischtechnik auf Holz Annemirl Bauer Archiv © VG Bild-Kunst, Bonn 2025. Foto: Jens Ziehe

rechts oben: Annemirl Bauer, ,,0. T.“, 0.J, Olauf Holz (Schublade) Annemirt Bauer Archiv © VG Bild-Kunst, Bonn 2026. Foto: Jens Ziehe
rechts unten: Annemirl Bauer, ,Liebespaar unter Giftwolke tibern Taunus®, 1987, Wasserfarbe auf Papier

Annemirl Bauer Archiv © VG Bild-Kunst, Bonn 2026. Foto: Jens Ziehe

zahlreiche Werke zudem umfassend er-
forscht und restauriert.

So ist ,Annemirl Bauer. Bruch ist in der
Welt® nicht nur eine langst Uberfallige
kunsthistorische Wiederentdeckung. Die
Ausstellung stellt auch die Frage, warum
bestimmte Stimmen in der Kunstge-
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nemirl Bauer vorfand. Er beschreibt auch
ihre Kunst: eine Kunst, die Briche sicht-
bar macht, sie nicht glattet und gerade
darin ihre Freiheit findet.

5. September 2026 bis 7. Februar 2027

M Informationen:

https:lldasminsk.de



USRS NEUNEl DEUTSCHLAND | Hamburg | Bucerius Kunst Forum

/\Wischen

He

Jnd Verlust

Von Monet bis Picasso: Das Bucerius Kunst Forum erinnert an judische
Kunstsammlerinnen und Sammler der Moderne.

Sie entdeckten die Moderne, als sie noch
provozierte, fdérderten Kuanstlerinnen
und Kanstler und machten ihre Begeiste-
rung far neue Kunst &ffentlich. Dann wur-
den ihre Sammlungen zerstort, geraubt
und Uber die Welt verstreut. Die Ausstel-
lung ,Von Monet bis Picasso® im
Bucerius Kunst Forum Hamburg
erzahlt die Geschichte von funf-
zehn jadischen Sammlungen -
und gibt ihren einstigen Besitze-
rinnen und Besitzern Namen, Ge-
sichter und Geschichte zurtck.
Was bleibt von einer Kunstsamm-
lung, wenn ihre Besitzerinnen und
Besitzer ausgeldscht, ihre Werke
enteignet und Uber Kontinente
verstreut werden? Im Bucerius
Kunst Forum wird aus dieser Fra-
ge eine eindringliche Begegnung
mit der deutschen Moderne -
und mit jenen Menschen, die ihre
Entwicklung mallgeblich mitprag-
ten.

,Von Monet bis Picasso. Judische
Kunstsammlerinnen und Kunst-
sammler in Deutschland® fihrt
rund 100 Gemalde, Grafiken und
Skulpturen aus ehemaligen judi-
schen Sammlungen wieder zu-
sammen. Werke von Claude Mo-
net, Paul Cézanne, Pablo Picasso, Vincent
van Gogh, Paula Modersohn-Becker,
Ernst Ludwig Kirchner, Franz Marc, Edvard
Munch und vielen anderen treffen auf
Fotografien, Briefe und historische Doku-
mente. Doch im Zentrum stehen nicht al-
lein die berthmten Namen der Kunstge-
schichte. Es sind die Menschen dahinter.
Fanfzehn Familien, Paare und Einzelper-
sonen aus unterschiedlichen Regionen
des damaligen Deutschen Reiches ste-
hen exemplarisch fur eine Sammlergene-
ration, die sich mit bemerkenswerter Of-

fenheit der modernen Kunst zuwandte.
Wahrend die offizielle Kulturpolitik des
Kaiserreichs lange konservativ gepragt
war, begeisterten sich judische Sammle-
rinnen und Sammler fUr Impressionismus,
Expressionismus und andere avantgardis-

Sammlung Rosa Schapire (Hamburg): Schmidt-Rottluff, ,Dr. Rosa Scha-
pire®,1919 Tate, London © VG Bild-Kunst, Bonn 2026

tische Strémungen. Sie kauften Kunst,
bauten Netzwerke auf, unterstltzten
Kunstlerinnen und Kinstler, engagierten
sich in Museen und Kunstvereinen und
machten moderne Kunst durch Mazena-
tentum und Publikationen gesellschaft-
lich sichtbar.

Ihre Sammlungen waren damit weit mehr
als private Ansammlungen von Bildern.
Sie waren Ausdruck einer Haltung: neu-
gierig, weltoffen und der Gegenwart zu-
gewandt. Menschen wie Rosa Schapire,
Margarete Mauthner, Max Meirowsky
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denschaft

oder die Familie Hirschland gehdrten zu
einem kulturellen Milieu, das die deut-
sche Moderne aktiv mitgestaltete.
Gerade deshalb wird der Bruch nach 1933
umso deutlicher. Mit der nationalsozialis-
tischen Machtibernahme begann fir die
judischen  Sammlerinnen  und
Sammler ein Prozess systemati-
scher Ausgrenzung und Entrech-
tung. Vermogenssperren, Zwangs-
steuern, Ausreiseverbote und De-
visenauflagen zwangen viele dazuy,
ihre Kunstwerke unter massivem
Druck zu verkaufen oder zurlck-
zulassen. Andere wurden beraubt,
ins Exil getrieben oder ermordet.
Was zuvor Ausdruck personlicher
Leidenschaft und kulturellen En-
gagements gewesen war, wurde
zum Gegenstand eines giganti-
schen Verwertungsprozesses.
Die Ausstellung verfolgt diese
Wege der Werke ebenso wie die
Lebenswege ihrer Besitzerinnen
und Besitzer. Sie zeigt, wie Kunst-
handler, Museen, staatliche Stel-
len und internationale Kaufer in
die Verwertung jadischen Kunst-
besitzes eingebundenwaren. Nach
1945 gelangten die Werke in Samm-
lungen auf der ganzen Welt. Ihre
Herkunft geriet teilweise in Vergessenheit
- oder wurde bewusst verschleiert.

Jeder der funfzehn Sammlungen ist ein ei-
gener Raum gewidmet. Dadurch entsteht
keine lineare Chronologie, sondern eine
Folge personlicher Geschichten. Kunst-
werke begegnen Fotografien und Doku-
menten, Vergangenheit trifft Gegenwart.
Die einzelnen Raume werden zu Erinne-
rungsraumen, in denen sichtbar wird, was
Sammeln einst bedeutete — und was der
Verlust einer Sammlung fur die Menschen
bedeutete, die sie aufgebaut hatten.
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tinks: Sammlung Max Emden [Hamburg): Edvard Munch, ,Alter Fischer mit Tochter*, 1902, Stadel Museum
Frankfurt am Main, Eigentum des Stadelschen Museums-Vereins e.V.

rechts: Sammlung Margarete Oppenheim (Berlin: Vincent van Gogh, ,Mddchen mit zerzaustem Haar", 1888,
Sammlung des Musée des beaux-arts de La Chaux-de-Fonds

Die Ausstellung ist damit auch eine Kor-
rektur des kunsthistorischen Gedéachtnis-
ses. Denn viele der einst bedeutenden
Sammlerinnen und Sammler sind heute
kaum noch bekannt. |hre Namen ver-
schwanden aus dem o&ffentlichen Be-

wusstsein, wahrend die von ihnen erwor-
benen Werke weiterhin in Museen und
Privatsammlungen zu finden sind.

Von Monet bis Picasso® kehrt diese Pers-
pektive um. Die berthmten Meisterwerke
werden nicht nur als Ikonen der Moderne
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oben links: Sammlung Martha und Walter Blank [Koln]
Franz Wilhelm Seiwert, , Diskussion®, 1926, Samm-
lung Kunstmuseum Bonn

rechts oben: Sammlung Wilhelm Landmann (Mann-
heim): Wlad|m|r von Zabotin, ,Sonntagmorgen in
Danzig“, 0. J.,, Kunsthalle Mannheim, Schenkung
William Landmann Toronto, 1973 © Sammlung Emma Zabotin
rechts unten: Sammlung Max Melrowsky (KaLn): Karl
Hofer, , Tropisches Bad", um 1913, Privatsammlung

prasentiert, sondern als Teil konkreter
Biografien. Hinter jedem Bild steht eine
Geschichte von Begeisterung und Mut,
von kultureller Teilhabe - und vielfach
von Verfolgung und Verlust.

So wird die Ausstellung im Bucerius Kunst
Forum zu einer doppelten Wiederbegeg-
nung: mit der Kunst der Moderne und mit
jenen Menschen, die an ihre Kraft glaub-
ten, als sie noch langst nicht selbstver-
standlich war. lhre Sammlungen sind heu-
te Uber die ganze Welt verstreut. Fir eini-
ge Monate finden sie in Hamburg wieder
zusammen — und mit ihnen kehren auch
ihre Geschichten zurick.

11. September 2026 bis 29. Marz 2027

B Informationen: buceriuskunstforum.de




AR REUNe] DEUTSCHLAND | Hessen | Frankfurt am Main | Liebieghaus Skulpturensammlung

BUhne fre

fur Athena:
)as Parthenon-Puzzle

Fast 2.500 Jahre nach seiner Entstehung ist der Parthenon noch immer voller Ratsel. Wer stand wo?
Welche Figuren gehérten zusammen? Und wie sah die berthmte Geburt der Gottin Athena am
Ostgiebel des Tempels tatsachlich aus? Die Liebieghaus Skulpturensammlung in Frankfurt bringt ab
November 2026 spektakulare neue Forschungsergebnisse ans Licht — und rekonstruiert erstmals
wissenschaftlich fundiert eine der bedeutendsten Skulpturengruppen der griechischen Antike.

Wie ein Frankfurter Forschungsteam ein
antikes Meisterwerk neu zusammensetzt.
Es beginnt mit einem Puzzle, dessen Teile
seit Jahrhunderten Uber die Welt ver-
streut sind. Einige liegen in Museen, ande-
re sind nur noch als Fragmente erhalten,
manche tragen kaum sichtbare Spuren ih-
rer ursprunglichen Gestaltung. Zusammen

ergeben sie eine der berthmtesten Bild-
kompositionen der Antike: den Ostgiebel
des Parthenon auf der Athener Akropolis.

Doch wie genau sah diese
monumentale Szene aus?

Die Antwort darauf ist weit weniger
selbstverstandlich, als es der weltbe-
riahmte Tempel vermuten lasst. Zwar sind
die Skulpturen des Parthenon seit mehr
als zweihundert Jahren Gegenstand in-
tensiver wissenschaftlicher Forschung.
Doch zentrale Fragen zur urspringlichen
Anordnung der Figuren blieben ungelost.
Genau hier setzt die Ausstellung ,Bahne
frei fur Athena: Das Parthenon-Puzzle® an,
die vom18. November 2026 bis zum 25. Ju-
i 2027 in der Liebieghaus Skulpturen-
sammlung Frankfurt zu sehenist.

Im Zentrum steht ein auBergewdhnliches
Forschungsprojekt unter der Leitung von
Vinzenz Brinkmann, Leiter der Antiken-
sammlung des Liebieghauses. Mithilfe ar-
chéologischer, kunsthistorischer  und
technologischer Methoden ist es seinem
Team gelungen, zahlreiche Fragmente neu
zuzuordnen und daraus erstmals einen ar-

o e
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oben: Jaques Carrey (1649-1726), Zeichnung des Ost-
giebels (linke Seite), Temple de Minerve, a Athénes.
1674, Paris, Bibliotheque nationale de France
unten:Martino di Bartolomeo, ,,Zerstérung der Gétzen-
bilder®, ca. 1390, Stadel Museum, Frankfurt am Main
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chéologisch fundierten Vorschlag fur die
vollstandige Rekonstruktion der Skulptu-
ren des Ostgiebels zu entwickeln. Damit
wird aus der Ausstellung eine faszinieren-
de Mischung aus Archaologie, Detektivar-
beit und modernster Technologie.

Ein Tempel als politische Bihne
Der Parthenon ist weit mehr als ein archi-
tektonisches Meisterwerk. Im 5. Jahrhun-
dertv. Chr. errichtet, war er der Stadtgot-
tin Athenageweiht und zugleich einmacht-
volles Symbol fur die Bedeutung Athens.
Reichtum, politischer Einfluss und kultu-
relle Strahlkraft sollten sich in seiner Ar-
chitektur und Ausstattung widerspiegeln.
Besonders eindrucksvoll war die skulptu-
rale Ausstattung des Ostgiebels. Dort wur-
de die Geburt der Athena aus dem Haupt
des Zeus dargestellt — einkosmologisches
Ereignis, das den Beginn einer gottlichen
Ordnungund zugleich die besondere Stel-
lung Athenas sichtbar machte. Die gesam-
te Komposition umfasste einst 39 Figuren.
Was heute davon Ubrig ist, erzahlt aller-
dings auch eine Geschichte der Zersto-
rung. Im Zuge der Christianisierung wurden
grofle Teile des Ensembles beschadigt
oder zerstért. Die Uberreste gelangten
spater in unterschiedliche Sammlungen
und Museen. So wurde aus einer einst ge-
schlossenen monumentalen Inszenierung
ein verstreutes Puzzle. Und genau dieses
Puzzle nimmt Frankfurt nun auseinander -
Um es neu zusammenzusetzen.

Die Archaologie des Unbekannten
Das Faszinierende an der aktuellen For-
schungist, dass die Wissenschaftler:innen
nicht einfach fehlende Teile ergénzen. Sie
suchen nach konkreten Belegen. Ent-



Athena des Myron, Rémische Wiederholung einer
Bronzegruppe von ca. 450 v. Chr., Marmor, Liebieg-
haus Skulpturensammlung, Frankfurt am Main Foto: Ruht
und Bormann © Liebieghaus Skulpturensammlung, Frankfurt am Main

scheidende Hinweise liefern unter ande-
rem Darstellungen auf romischen Sarko-
phagreliefs. Sie bewahren Bildinformatio-
nen, die helfen kénnen, die urspringliche
Komposition des Parthenon-Giebels zu
verstehen. Hinzu kommen genaue Unter-
suchungen der erhaltenen Fragmente,
Vergleiche mit anderen antiken Darstel-
lungen und die Analyse kleinster Details.
Eine wichtige Rolle spielt dabei die Tech-
nologie. Mithilfe von 3D-Scanning konn-
ten Fragmente digital erfasst und virtuell
miteinander in Beziehung gesetzt wer-
den. Was im physischen Raum getrennt
und teilweise schwer zuganglich ist, lasst
sich digital zusammenfuhren.

Aus diesen Daten entstand schlieflich ein
mafstabsgetreues Modell der Figuren-
gruppe. Das Entscheidende daran: Die
Rekonstruktion ist nicht bloR eine kinst-
lerische Vorstellung davon, wie der Ost-
giebel ausgesehen haben kénnte. Sie ba-
siert auf einer Kombination aus arch&olo-
gischen Quellen, kunsthistorischer Ana-
lyse und modernster digitaler Forschung.

Wenn Fragmente wieder zu
Figuren werden

Die Ausstellung macht diesen Prozess
selbst zum Erlebnis. Statt dem Publikum
lediglich ein fertiges Ergebnis zu présen-
tieren, fihrt eine eigens entwickelte Sze-
nografie Schritt fur Schritt durch die Re-
konstruktion. Man erlebt gewissermafen
die Geburt des Bildprogramms noch ein-
mal — diesmal nicht aus dem Kopf des
Zeus, sondern aus den Handen von For-
scherinnen und Forschern.

Fragmente werden zu Hinweisen. Hinweise
fuhren zu Figuren. Figuren ergeben Bezie-
hungen. Und aus diesen Beziehungen ent-
steht langsam eine monumentale Szene.
Hochkaratige Leihgaben aus internatio-
nalen Sammlungen erweitern dabei den
Blick. Werke und Vergleichsobjekte unter
anderem aus dem British Museum in Lon-
don, dem Akropolismuseum in Athen, den
Vatikanischen Museen, dem Louvre in Pa-
ris und dem Museo Archeologico Nazio-
nale di Venezia machen sichtbar, wie sich
die Forschung dem Parthenon Uber Ge-
nerationen hinweg gendhert hat.
Zugleich erzahlt die Ausstellung die rund
zweihundertjahrige Forschungsgeschich-
te rund um das berlhmte Monument.
Denn auch die Wissenschaft selbst hat
ihre Geschichte: Hypothesen werden
entwickelt, verworfen und neu bewertet;
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vermeintliche Gewissheiten geraten ins
Wanken, wenn neue Erkenntnisse ans
Licht kommen.

Ein 2.500 Jahre altes Bild wird
wieder sichtbar

Gerade darin liegt die besondere Span-
nung der Ausstellung. Der Parthenon wird
hier nicht als abgeschlossenes Kapitel
der Kunstgeschichte prasentiert. Er er-
scheint vielmehr als ein Werk, dessen Ge-
schichte bis in die Gegenwart reicht. Je-
des neue Fragment kann den Blick auf das
Ganze verandern. Jede technologische
Entwicklung kann eine bisher unsichtbare
Verbindung sichtbar machen. Und jede
neue Interpretation stellt die Frage, wie
viel wir Uber die Vergangenheit tatsach-
lich wissen — und wie viel wir nur zu wissen
glauben.

Am Ende der Ausstellung wartet deshalb
ein besonderer Hohepunkt: Eine eigens
entwickelte Animation lasst die Figuren
des Ostgiebels wieder zum Leben erwa-
chen. Aus verstreuten Fragmenten wird
eine bewegte, zusammenhangende Kom-
position. Die Besucher:innen kdnnen
nachvollziehen, wie aus einzelnen Uber-
resten wieder eine monumentale Bldhne
entsteht.

Das Puzzle bleibt in Bewegung
,Bihne frei fir Athena® zeigt, wie leben-
dig Archaologie sein kann. Sie ist keine
Wissenschaft, die lediglich Staub aus der
Vergangenheit wischt. Sie arbeitet mit Bil-
dern, Technologien, Vergleichen, Hypo-
thesen und immer neuen Fragen. Das Par-
thenon-Puzzle fuhrt dabei eindrucksvoll
vor Augen, wie eng Forschung und Kunst-
vermittlung miteinander verbunden sein
kénnen. Ein Fragment ist eben nicht nur
ein Bruchstuck. Es kann ein Hinweis sein.
Ein 3D-Modell ist nicht nur eine techni-
sche Spielerei, sondern ein Werkzeug, um
Geschichte neu zu denken. Und ein anti-
kes Meisterwerk muss nicht vollstandig
erhalten sein, um uns noch heute zum
Staunen zu bringen. Vielleicht liegt gera-
de in seinen Lucken seine grofite Faszina-
tion. Denn solange nicht jedes Teil an sei-
nem endgultigen Platz liegt, bleibt der
Parthenon eine Blhne, auf der die Ver-
gangenheit immer wieder neu inszeniert
werden kann.

18. November 2026 bis 25. Juli 2027

M Informationen:
www.liebighaus.de
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Maria Magdalena.

Sin. Pray. Love,

Maria Magdalena neu gesehen — Eine aullergewdhnliche Spurensuche im Stadel Museum.

Heilige, Sinderin, Gefahrtin Christi, Femi-
nistin, Popikone: Kaum eine biblische Fi-
gur wurde Uber Jahrhunderte hinweg so
unterschiedlich interpretiert wie Maria
Magdalena. Mit der Ausstellung ,Maria
Magdalena. Sin. Pray. Love.” widmen das
Stadel Museum und die Liebieghaus
Skulpturensammlung dieser faszinieren-
den Personlichkeit erstmals im deutsch-
sprachigen Raum eine umfassende Schau.
Sie zeigt eindrucksvoll, wie sich das Bild
einer Frau Uber Jahrhunderte wandelte
- und warum ihre Geschichte bis heute
nichts von ihrer Aktualitat verloren hat.

Mit ,Maria Magdalena. Sin. Pray. Love.”
zeichnet das Stadel Museum diese auller-
gewohnliche Entwicklung nach und eroff-
net zugleich neue Perspektiven auf eine
Figur, die bis heute Projektionsflache reli-
gioser, kultureller und gesellschaftlicher
Vorstellungen ist. Mehr als 100 Gemélde,
Skulpturen und Grafiken vom Mittelalter
bisin die Gegenwart machen sichtbar, wie
jede Epoche ihre eigenen Werte, Sehn-
stchte und Rollenbilder in Maria Magda-
lena eingeschrieben hat.

Ausgangspunkt der Ausstellung sind be-
deutende Werke aus den Sammlungen

Girolamo Di Benvenuto, Kreuztragung, Kreuzigung und Beweinung, 1501-1600, Mischtechnik auf Pappelholz,

Stadel Museum, Frankfurt am Main

Maria Magdalena gehort zu den ratselhaf-
testenund zugleich bedeutendsten Frau-
enfiguren der christlichen Uberlieferung.
In den Evangelien erscheint sie als treue
Begleiterin Jesu, als Zeugin seiner Kreuzi-
gung und als erste, die dem Auferstande-
nen begegnet. Dennoch wurde ihre Ge-
schichte Uber Jahrhunderte mit Legen-
den, Missverstandnissen und gesell-
schaftlichen Zuschreibungen Uberlagert.
Aus der Jungerin wurde die reuige Sinde-
rin, aus der glaubensstarken Frau eine Bu-
Rerin, deren Bild Generationen von
Klnstlerinnen und Kanstlern pragte.

des Stadel Museums und der Liebieghaus
Skulpturensammlung, erganzt  durch
hochkaratige Leihgaben aus internationa-
len Museen. Meisterwerke von Albrecht
Direr, Georges de La Tour, Guercino,
Claude Lorrain, Auguste Rodin, Arnold
Bocklin und Max Beckmann begegnen den
Arbeiten zeitgendssischer Positionen wie
Kiki Smith, Marlene Dumas oder Nieves
Gonzalez. Gerade diese Gegenuberstel-
lung erdffnet spannende Dialoge zwi-
schen Vergangenheit und Gegenwart.

Ein besonderer Schwerpunkt liegt auf dem
Blick bedeutender Kiunstlerinnen auf Ma-
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ria Magdalena. Werke von Lavinia Fontana,
Elisabetta Sirani, Luisa Roldan und Lotte La-
serstein zeigen, wie weibliche Perspekti-
ven das traditionelle Bild der Heiligen er-
weiternund hinterfragen. Sie erzahlen von
Selbstbestimmung, Verletzlichkeit, Starke
und Spiritualitdt — Themen, die bis heute
nichts an Relevanz verloren haben.
Bemerkenswert ist auch der Blick Uber
die klassische Kunstgeschichte hinaus.
Die Ausstellung verfolgt die ikonografi-
sche Entwicklung Maria Magdalenas bis in
die Gegenwartskultur und schlagt Uber-
raschende Bricken zur Popkultur. So be-
gegnet man einer Figur, die langst nicht
mehr ausschlieBlich religiés gelesen wird,
sondern als Symbol weiblicher Identitét,
Emanzipation und individueller Freiheit
immer neue Bedeutungen erhalt. Der
Verweis auf lkonen wie Lady Gaga macht
deutlich, wie prasent Maria Magdalena
auchim 21. Jahrhundert geblieben ist.

Die Ausstellung versteht sich dabei nicht
nur als kunsthistorische Bestandsaufnah-
me, sondern als Einladung, vertraute Bil-
der neu zu hinterfragen. Sie zeigt Maria
Magdalena als vielschichtige Persénlich-
keit zwischen Glaube und Zweifel, Kérper
und Geist, Tradition und Aufbruch. Gera-
de in einer Zeit, in der Fragen nach Rol-
lenbildern, Identitdt und gesellschaftli-
cher Teilhabe intensiv diskutiert werden,
entfaltet diese historische Figur eine
Uberraschende Aktualitat.

Mit ,Maria Magdalena. Sin. Pray. Love.” ge-
lingt dem Stéddel Museum eine eindrucks-
volle Ausstellung, die Kunst, Geschichte
und Gegenwart auf faszinierende Weise
miteinander verbindet. Sie macht sicht-
bar, wie sehr sich unser Blick auf Frauen
im Laufe der Jahrhunderte verandert hat
- und wie Kunst dazu beitragt, diese Ent-
wicklungen zu erzéhlen.

17. September 2026 bis 17. Januar 2027

M Informationen: www.staedelmuseum.de



Nieves Gonzalez, La sfida, 2025,
Ol auf Leinwand
© Nieves Gonzalez, Leihgabe aus Privatbesitz
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-ranz Marc — D
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Leuchtende Tiere, kristalline Landschaften, explosive Farben: Franz Marc zahlt zu den pragenden
Klnstlern der klassischen Moderne. Doch hinter den berthmten blauen Pferden und roten
Rehen verbirgt sich weit mehr als eine unverwechselbare Bildasthetik. Die Kunstsammlung
Nordrhein-Westfalen widmet dem Mitbegrinder des Blauen Reiter im K20 die erste umfassende
Einzelausstellung in einem deutschen Museum seit mehr als 20 Jahren — und erzahlt von einem
Kunstler, der mit jedem Bild nach einer anderen, besseren Wirklichkeit suchte.

Ein blaues Pferd. Ein gelbes Reh. Ein roter
Wald. Kaum ein anderer Kunstler hat die
Welt der klassischen Moderne so nachhal-
tig mit Farben aufgeladen wie Franz Marc.
Seine Bilder gehdren zum kollektiven Ge-
dachtnis der Kunstgeschichte —und wirken
dennoch erstaunlich gegenwartig. Viel-
leicht liegt das daran, dass Marc nie einfach
nur Tiere malen wollte. Ihn interessierte
nicht ihr &uBeres Erscheinungsbild, son-
dern ihr inneres Wesen, ihr Verhaltnis zur
Welt. Er wollte die Tiere so sehen, ,wie sie
selbst die Welt ansehen und ihr Sein fh-
len®. Darin steckt bereits der Kern seines
kiinstlerischen Denkens: die Sehnsucht,
den menschlichen Blick zu verlassen und
eine andere Form des Daseins zu erahnen.
Die Ausstellung ,Franz Marc. Die Suche
nach einer besseren Welt® im K20 der
Kunstsammlung  Nordrhein-Westfalen
setzt genau hier an. Mehr als 120 Gemélde
und Arbeiten auf Papier aus allen Schaf-
fensphasen versammeln sich in Dussel-
dorf. Sie machen sichtbar, wie rasant und
kompromisslos sich Marcs Kunst inner-
halb weniger Jahre entwickelte — vom
frihen Postimpressionismus Uber den Ex-
pressionismus bis hin zu einer zunehmend
abstrakten Bildsprache. Es ist das Portrat
eines Suchenden, dessen klnstlerischer
Weg von Experimentierfreude, Brichen
und Zweifeln gepréagt war.

Geboren 1880 in Mlnchen, studierte Marc
zunachst an der Akademie und setzte sich
mit Naturalismus und Jugendstil auseinan-
der. Eine entscheidende Wendung nahm
seine Arbeit ab 1905, als die Begegnung mit
dem Tiermaler Jean-Bloé Niestlé sein In-
teresse an Tiermotiven intensivierte.
Doch Marc ging weit Uber die traditionelle

oben: Franz Marc, ,,Kinderbild“ (Katze hinter einem
Baum), 191011, Ol auf Leinwand, Privatsammlung

© 2014 Christie’s Images Limited * unten: Franz Marc, ,,Fuchs”
(Blauschwarzer Fuchs), 1911, Ol auf Leinwand, Von der
Heydt-Museum Wuppertal Foto: Medienzentrum Wuppertal

Tiermalerei hinaus. Seine Tiere sind keine
naturgetreuen Abbilder, sondern Trager
einer geistigen Vorstellung. Inihnen glaub-
te er eine Ursprunglichkeit zu erkennen,
die der moderne Mensch verloren hatte.
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Auch die Farbe erhielt bei Marc eine Be-
deutung, die weit Uber das Dekorative hin-
ausging. Sie sollte Geflhle und geistige
Zustande sichtbar machen. Gelb stand fur
Weiblichkeit, Sanftmut und Sinnlichkeit,
Blau fur das Geistige und Intellektuelle,
Rot fur das Erdgebundene und Brutale.
Diese Farbvorstellungen wurden zu einem
wichtigen Fundament seiner expressiven
Bildsprache. Was auf den ersten Blick wie
eine radikale, geradezu spielerische Farb-
phantasie erscheint, folgt bei genauerem
Hinsehen einer inneren Ordnung.

Marc war dabei keineswegs ein isolierter
Einzelgénger. Im Gegenteil: Er war tief in
die lebendige Kunstszene seiner Zeit ein-
gebunden. Freundschaften und kinstleri-
sche Dialoge mit August Macke, Wassily
Kandinsky, Gabriele Mdunter, Marianne
von Werefkin, Paul Klee und anderen
pragten seine Entwicklung. Gemeinsam
mit Kandinsky grindete er Ende 1911 die
Redaktionsgemeinschaft des ,Blauen
Reiter®, jener Kunstlergruppe, die nach
neuen Wegen fur eine geistige und unab-
hangige Kunst suchte.

Ein Schlusselerlebnis folgte 1912 auf einer
gemeinsamen Parisreise mit August Ma-
cke. Dort begegneten die beiden den Ar-
beiten von Robert und Sonia Delaunay.
Vor allem Delaunays lichtdurchflutete,
prismatische Kompositionen beeindruck-
ten Marc nachhaltig. Geometrische For-
men, Farbfldéchen und kristalline Struktu-
ren begannen seine Malerei zu verdndern.
Die sichtbare Welt musste nicht langer ab-
gebildet werden - sie konnte in Farbe,
Rhythmus und Form neu erfunden werden.
Dochwahrend sich seine Kunst immer wei-
ter von der gegenstandlichen Darstellung



links: Franz Marc, ,,Die verzauberte Mthe“, 1913, Ol auf Leinwand, Arthur Jerome Eddy Memorial Collection, bpk I The Art Institute of Chicago I Art Resource, NY

setzen: eine andere Wahrnehmung, eine
andere Beziehung zur Natur, eine andere
Vorstellung vom Menschen.

Heute, mehr als hundert Jahre spater, be-
gegnen uns in Marcs Bildern Fragen, die
erstaunlich vertraut wirken. Wie wollen
wir leben? Wie weit ddrfen wir uns von
der Natur entfernen? Was geschieht mit
dem Menschenin einer zunehmend tech-
nisierten Welt? Und kann Kunst einen
Raum schaffen, in dem eine andere Wirk-
lichkeit zumindest vorstellbar wird?
Vielleicht liegt genau darin die anhaltende
Kraft von Franz Marcs Bildern. Sie geben
keine Antworten. Sie 6ffnen Raume. Zwi-
schen leuchtendem Blau und glihendem
Rot, zwischen Tier und Landschaft, Gegen-
stadndlichkeit und Abstraktion entwirft
Marc eine Welt, die nicht einfach schdéner
sein soll — sondern anders. Seine Bilder
sind Enklaven der Harmonie, aber auch
Seismografen einer Epoche, die ahnte,
dass etwas unwiderruflich zu Ende ging.
Franz Marc starb 1916 als Soldat im Ersten

rechts: Franz Marc, ,Der Traum®, 1912, Ol auf Leinwand, Museo Nacional Thyssen-Bornemisza, Madrid © Museo Nacional Thyssen-Bornemisza, Madrid

entfernte, veranderte sich auch die Welt
um ihn herum. Die Jahre vor dem Ersten
Weltkrieg waren von einem wachsenden
Fortschrittsglauben, aber ebenso von ge-
sellschaftlichen Spannungen und politi-
scher Unsicherheit gepréagt. Marc reagier-
te sensibel auf diese Umbrlche. Seine
Vorstellung einer harmonischen Ver-
schmelzung von Tier und Natur geriet ins
Wanken. Ab 1913 tauchen zunehmend ver-
stérende, dystopische Bildwelten auf.

Besonders deutlich wird diese Verande-
rung nach einer Reise nach Sudtirol. In
Werken wie ,Das arme Land Tirol“ von
1913 erscheint die Landschaft nicht mehr
als idyllischer Zufluchtsort. Einsame, aus-
gemergelte Tiere bevélkern eine Welt,

deren Harmonie zerbrochen scheint. In
,Kdmpfende Formen® und ,Zerbrochene
Formen® von 1914 wird die Spannung
schliellich vollsténdig abstrakt. Formen
prallen aufeinander, Bildrdume geraten in
Bewegung. Die Natur ist nicht mehr das
Paradies, sondern ein Spiegel innerer und
duBerer Erschitterung.

Gerade darin liegt die besondere Aktuali-
tat dieser Ausstellung. Marcs Suche nach
einer besseren Welt war keine naive
Flucht aus der Realitat. Sie war eine Re-
aktion auf eine Zeit, in der Technik, Ratio-
nalisierung und gesellschaftliche Veran-
derungen das vertraute Weltbild ins Wan-
ken brachten. Seine Kunst wollte der
geistigen Verflachung etwas entgegen-
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Weltkrieg, gerade einmal 36 Jahre alt. Sein
Werk blieb ein Fragment — und wurde ge-
rade deshalb zu einem der eindringlichs-
ten Zeugnisse der Moderne. Die Ausstel-
lung im K20 macht diese kurze, aber auler-
gewodhnlich produktive Entwicklung in ih-
rer ganzen Spannweite erfahrbar. Sie zeigt
nicht nur den Maler der berthmten Tier-
bilder, sondern einen Kdinstler, der die
Grenzen des Sichtbaren immer weiter
verschieben wollte.

Franz Marc suchte nach einer besseren
Welt. Seine Bilder erinnern uns daran,
dass schon die Vorstellung davon ein ra-
dikal kinstlerischer Akt sein kann.

12. September 2026 bis 24. Januar 2027

M Informationen: www.kunstsammlung.de
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Pop-Art trifft Wiener Klassik: Mit ,Beethoven by Warhol® widmet das Beethoven-Haus Bonn einer ungewdhn-
lichen kuinstlerischen Begegnung eine grofle Sonderausstellung. Zum Gedenkjahr 2027 erzahlt die Schau
erstmals umfassend, wie Andy Warhol aus dem Bild des Komponisten eine lkone der Gegenwart machte -

und welche Rolle Bonn dabei spielte.

Beethoven und Warhol - auf den ersten
Blick kdnnten zwei Kinstler kaum weiter
voneinander entfernt sein. Hier der revo-
lutiondre Komponist, dessen Musik die
Wiener Klassik sprengte und bis heute
ganze Generationen pragt. Dort der New
Yorker Pop-Art-Pionier, der Marilyn Mon-
roe, Campbell’s Soup und andere Bildiko-
nen der Konsumgesellschaft in Kunst ver-
wandelte. Und dochverbindet beide eine
auBergewdhnliche Fahigkeit: Sie machten
aus Bekanntem etwas Neues.

.Warhols Beethoven-Portrats kennt fast
jeder, doch ihre Bezlge zu Bonn, zum
Beethoven-Haus und zu Warhols Ge-

samtwerk wurden noch nie so recht be-
leuchtet®, sagt Malte Boecker, Direktor
des Beethoven-Hauses Bonn. ,Wir wid-
men ihnen jetzt eine grofle Sonderaus-
stellung, die unser ganzes Museum be-
spielt.” Mit zahlreichen bislang unbekann-
ten Objekten wolle man erstmals zeigen,
»wie Andy Warhol kurz vor seinem eige-
nen Tod zu einer vollig neuen und zeitge-
méfRen Darstellung Beethovens gefun-
denhat.” Genau hier setzt die Ausstellung
,Beethoven by Warhol® an. Anlasslich des
200. Todestages Ludwig van Beethovens
und des 40. Todestages Andy Warhols im
Jahr 2027 nimmt die Schau die berihmten

Andy Warhol, ,,Beethoven*, 1987, Polaroid taken at the Warhol factory
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Beethoven-Portrats von 1987 unter die
Lupe — Werke, die heute zu den bekann-
testen Bildern des Komponisten zahlen.
Mehr als 100 Objekte aus internationalen
und regionalen Sammlungen machen sicht-
bar, wie Warhol sich Beethoven Giber meh-
rere Jahre hinweg naherte. Im Mittelpunkt
steht das vierteilige Siebdruck-Portfolio
BEETHOVEN, das unmittelbar vor Warhols
plotzlichem Tod entstand. Es gehdrt zu
seinen letzten druckgrafischen Arbeiten
und bildet zugleich den Abschluss seines
Werkkomplexes von Auftrags-Portréats.
Besonders spannend ist dabei die Frage,
wie aus einem historischen Komponisten-
portrdt eine moderne Pop-lkone werden
konnte. Warhol griff auf Joseph Karl
Stielers berthmtes Beethoven-Portrat
zurtck und kombinierte dessen markantes
Gesicht mit einem Motiv aus Beethovens
musikalischem Kosmos: dem Autograph
der ,Mondscheinsonate”. Beide Vorlagen
stammen aus dem Beethoven-Haus. Was
im 19. Jahrhundert als Portrat eines grofien
Komponisten entstanden war, verwandel-
te Warhol mit den Mitteln der Pop-Art in
ein Bild fur das mediale Zeitalter.

Die Ausstellung geht jedoch weit Uber
die bekannten Siebdrucke hinaus. Zu se-
hen sind bislang unverdffentlichte Arbei-
ten auf Papier und Leinwand, sogenannte
Trial Proofs sowie zahlreiche Dokumente
und Ephemera aus dem Entstehungskon-
text: Fotografien, Einladungskarten, Pos-
ter und weitere Zeugnisse lassen den
kreativen Prozess nachvollziehbar wer-
den. So entsteht das Bild eines Klinstlers,
der sich Beethoven nicht einfach als fer-
tiges Motiv aneignete, sondernihn Schritt
fUr Schritt neu interpretierte.

Eine besondere Rolle spielt dabei Bonn.
Die Verbindung zwischen Warhol und der
Stadt reicht bis in die 1970er-Jahre zurtck
und ist eng mit dem Bonner Galeristen
Hermann Winsche verbunden. Er holte
den Pop-Art-Pionier mehrfach ins Rhein-



Andy Warhol, ,Beethoven®, Siebdruck (Ausschnitt) Foto: Beethoven-Haus

land. 1989, im Rahmen der 2000-Jahr-Fei-
er Bonns, wurden Warhols Beethoven-
Portrats erstmals &ffentlich in der Beet-
hovenhalle prasentiert. Damit wurde ein
neues Beethoven-Bild sichtbar: weniger
Denkmal, mehr Medienikone; weniger his-
torische Distanz, mehr unmittelbare Pra-
senz. Gerade darin liegt die kulturge-
schichtliche Bedeutung von Warhols
Beethoven. Der Kuanstler machte aus
dem Komponisten keine blof3e histori-
sche Figur,sondern Ubersetzte ihnin eine
Bildsprache, die von Vervielfaltigung,
Wiederholung und medialer Prasenz ge-
pragt ist. Beethoven wurde zum Star -

und sein Portrat selbst zum Pop-Produkt,
das dennoch seine Aura nicht verliert.
,Beethoven by Warhol® erzahlt deshalb
nicht nur die Geschichte eines berihm-
ten Portrats. Die Ausstellung zeigt, wie
sich  kulturelle Erinnerung verandert,
wenn ein Werk oder eine Personlichkeit
in eine neue Zeit und ein neues Medium
Uberflhrt wird. Zwischen Wiener Klassik
und New Yorker Pop-Art entsteht ein
Uberraschend zeitgemalier Dialog.
Warhol starb am 22. Februar 1987, kurz
nachdem die Beethoven-Arbeiten ent-
standen waren. Dass dieses Projekt zu
seinen letzten kinstlerischen AuRerun-
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gen gehort, verleiht dem Portfolio eine
zusatzliche, fast unheimliche Spannung.
Zugleich markiert es einen Moment, in
dem Beethoven endgultig in der visuel-
len Kultur der Moderne angekommen ist.
Das Beethoven-Haus macht mit seiner
Ausstellung sichtbar, was passiert, wenn
zwei lkonen verschiedener Jahrhunderte
aufeinandertreffen: Beethoven wird War-
hol — und Warhol entdeckt in Beethoven
eine Figur, die seiner eigenen Bildwelt er-
staunlich nahekommt.

9. September 2026 bis 5. April 2027

M Informationen:
www.beethoven.delby-warhol




AR REENel DEUTSCHLAND | Sachsen | Kunstsammlungen Dresden | Albertinum
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Als Georg Treu um 1900 die Turen des Dresdner Albertinums fur die Kunst seiner Gegenwart 6ffnete,

war das ein kulturpolitisches Wagnis. Mit Auguste Rodin kam eine neue Vorstellung von Skulptur in die
Stadt: rau, unvollendet, korperlich undirritierend modern. Die Ausstellung ,Das grofe Drama” erzahlt
von einem Museumsdirektor, der sich mit seiner Vision gegen den Zeitgeschmack stellte —und davon,

wie leidenschaftlich damals um die Kunst der Moderne gerungen wurde.

Eine Nase, die aussieht, als sei sie gerade
erst aus einem Klumpen Erde herausgear-
beitet worden. Ein menschlicher Kérper,
schwer und zugleich in Bewegung begrif-
fen. Oberflachen, die das Licht nicht ein-
fach spiegeln, sondern es férmlich fest-
halten. Als Auguste Rodins Skulpturen um
1900 in Dresden auftauchten, war das kei-
ne stille Angelegenheit. Sie verlangten
nach einem neuen Blick — und dieser Blick
musste erst gelernt werden.
Dass Dresden Uberhaupt so
frih mit Rodinin Berthrung kam,
ist vor allem Georg Treu zu ver-
danken. Der damalige Leiter der
Skulpturensammlung war ei-
gentlich Klassischer Archéolo-
ge. Doch gerade aus der Be-
schaftigung mit der Antike ent-
wickelte er seinen vielleicht
wichtigsten Gedanken: Ein Mu-
seum durfte nicht nur bewah-
ren, was vergangen war. Es
musste auch erkennen, was ge-
rade erst entstand.

1894 erwarb Treu zwei Arbeiten
Rodins: ,Das Eherne Zeitalter"
und den ,Mann mit gebrochener
Nase“. Es waren die ersten Ro-
din-Skulpturen, die Uberhaupt
von einem deutschen Museum
angekauft wurden. Treu blickte
dafir nicht nach Berlin oder
MUnchen, sondern nach Paris, wo sich die
kinstlerischen Koordinaten Europas gera-
de verschoben. Constantin Meunier, Al-
bert Bartholomé, Alexandre Charpentier
und Emmanuel Frémiet folgten. Aus einzel-
nen Ankaufen entstand ein Panorama jener
Kunst, die sich von akademischen Regeln
l&ste und nach neuen Formen suchte.

Die Ausstellung ,Das grofle Drama. Au-
guste Rodin und der Streit um die Moder-
ne“ im Albertinum macht diesen histori-
schen Moment wieder sichtbar. Rund 100
Skulpturen, Medaillen und Plaketten tref-
fen auf Fotografien, Gemalde und hand-
schriftliche Briefe. Es geht dabei nicht al-
lein um Rodin als groRen Einzelganger.
Vielmehr zeigt die Schau ein dichtes
Netzwerk franzésischer und belgischer

links: Auguste Rodin, ,Der Denker",1881-83 0 Albertinum, Staatliche Kunstsammlung Dresden,
Foto Werner Lieberknecht * rechts oben: Auguste Rodin, ,Mann mit gebrochener Nase®,
186364 © Albertinum, Staatliche Kunstsammlungen Dresden, Foto Hans Peter Klut/Elke Estel

rechts unten: Auguste Rodin, ,Victor Hugo, Heroische Biiste®, 1896 [Erste Fassung)
© Albertinum, Staatliche Kunstsammlung Dresden

Klnstler und erzahlt von einer Zeit, in der
Kunst zunehmend grenziberschreitend
wurde.

Rodin steht dabei wie eine Art Katalysa-
tor im Zentrum. Seine Figuren wirken
nicht immer abgeschlossen — und gerade
darin liegt ihre Sprengkraft. Wo die klassi-
sche Skulptur nach idealen Kérpern und
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vollendeten Oberflachen strebte, durfte
bei Rodin die Spur des Arbeitsprozesses
sichtbar bleiben. Der Stein scheint sich
noch im Werden zu befinden, der Gips
nicht bloR Vorstufe, sondern eigenstan-
diges kinstlerisches Material zu sein.
Gerade dem Gips widmet die Ausstellung
besondere Aufmerksamkeit. Das Material
steht fUr eine andere Vorstellung vom
Bildhauerischen: experimentell, beweg-
lich, unmittelbar. Es geht nicht
mehr nur darum, ein endgulti-
ges Werk in Bronze oder Mar-
mor zu Uberfuhren. Der Ent-
wurf, das Fragment, die Veran-
derung und die sichtbare Hand
des Kunstlers gewinnen an Be-
deutung. Damit gerat auch die
traditionelle Idee der Skulptur
als makellos abgeschlossenes
Objekt ins Wanken.

Treu durfte diese Unruhe
durchaus gefallen haben. Sein
Museumsverstandnis war un-
gewodhnlich offen. Er wollte
das Albertinum nicht als stilles
Archiv vergangener Grofe ver-
stehen, sondern als Ort, an
dem unterschiedliche Zeiten
miteinander ins Gesprach kom-
men. Ausgerechnet ein Kenner
der Antike wurde so zu einem
Wegbereiter der Moderne.
Auch sein Blick auf die Antike war alles an-
dere als konservativ. Treu erforschte die
Polychromie antiker Skulpturenund stell-
te sich damit gegen die damals verbreite-
te Vorstellung einer strahlend weillen
Antike. Die Erkenntnis, dass antike Sta-
tuen urspringlich farbig gefasst waren,
veranderte den Blick auf das vermeintlich



zeitlose Ideal des weillen Marmors. Treu
zeigte damit: Auch das, was wir fir unver-
anderliche Tradition halten, ist eine histo-
rische Konstruktion.

Vielleicht liegt genau darin die Aktualitat
dieser Ausstellung. Denn der Streit um
die Moderne ist langst Geschichte - die
Mechanismen dahinter sind es nicht. Wel-
che Kunst wird gesammelt? Was gilt als
zukunftsweisend, was als Zumutung?
Wann erkennt ein Museum, dass ein Werk
nicht in seine Zeit, sondern vielleicht in
die ndchste gehort?

Das Albertinum selbst ist fur diese Fragen
ein idealer Schauplatz. Seine Geschichte
ist von Bruchen, Erweiterungen und Neu-
anféngen gepragt. Die Dresdner Samm-
lungen wurden im 19. Jahrhundert nach

einer Museumsreform aus dem unmittel-
baren Besitz des sachsischen Kénigshau-
ses gelost. Die Sammlung offnete sich ei-
nem burgerlichen Publikum und damit
auch neuen Vorstellungen davon, was
Kunst sein konnte. Spater folgten Verlus-
te durch die nationalsozialistische Aktion
,Entartete Kunst®, die Zerstorungen des
Zweiten Weltkriegs und schliefllich die
Neuordnung des Hauses.

Heute begegnen sich im Albertinum
Kunstwerke aus ganz unterschiedlichen
Epochen inunmittelbarer Nachbarschaft.
Romantik trifft Moderne, Skulptur trifft
Malerei, historische Werke treffen zeit-
gendssische Positionen. Was zu Treus Zei-
ten als gewagter Bruch erscheinen muss-
te, ist inzwischen Teil der DNA des Hau-
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oben: August Rodin, ,Kolossalkopf des Pierre de
Wissant", 1886-87, Albertinum Dresden Staatliche
Kunstsammlungen Dresden, Foto Hans Peter Klut/Elke Estel

links: Albert Bartholomé, ,Monument aux morts",
1899 © Albertinum, Skulpturensammlung ab 1800, Staatliche Kunst-
sammlungen Dresden, Foto Hans Peter

ses. Und doch lohnt es sich, den damali-
gen Mut nicht zu unterschatzen. Treu
kaufte Rodin nicht, weil dessen Bedeu-
tung bereits festgeschrieben gewesen
ware. Er kaufte ihn, weil er an eine Kunst
glaubte, deren Bedeutung sich erst noch
erweisen musste.

Darin steckt vielleicht das eigentliche Dra-
ma dieser Ausstellung: Moderne entsteht
nicht erst dann, wenn sie als solche aner-
kannt ist. Sie entsteht im Moment des Risi-
kos — wenn jemand bereit ist, das Unge-
wohnte nicht vorschnell abzulehnen, son-
dernihm einen Platz einzurdumen.

Vom 31. Oktober 2026 bis 22. August 2027
lasst sich im Albertinum nachvollziehen,
wie aus diesem Risiko ein Stick Museums-
geschichte wurde. Und wer heute vor Ro-
dins rauen, offenen, manchmal geradezu
korperlich aufgeladenen Figuren steht,
sieht vielleicht nicht nur den Aufbruch um
1900. Sondern erkennt darin eine zeitlose
Frage: Wie viel Unruhe muss Kunst auslo-
sen, damit sie wirklich neu sein kann?

31. Oktober 2026 bis 22. August 2027

M Informationen:
https:llskulpturensammlung.skd.museum



DEUTSCHLAND | Schleswig-Holstein | Museum Kunst der Westkiiste, Alkersum

Wind, Wasser, Weite: Die NordseekUste ist seit jeher Projektionsflache fur

Sehnsucht, Naturerfahrung und Erinnerung. Doch wie sieht die Kuste aus, wenn

man sie mit den Augen der Gegenwart betrachtet? Das Museum Kunst der

Westkuste auf Fohr richtet den Blick neu aus und prasentiert zeitgendssische
Positionen aus der eigenen Sammlung. Fotografie und Videokunst treffen auf
Fragen nach Identitat, Geschichte und dkologischer Veranderung — und machen

die KUste zu einem Ort aktueller gesellschaftlicher Auseinandersetzung.

Karoline Hjorth Riitta [konen, Eyes as big as Plates # Agnes Il, 2011, Mkdw © VG Bild-Kunst, Bonn 2026

Die KuUste verandert sich sténdig. Das
Meer tragt Land ab, hinterldsst Spuren,
verschiebt Grenzen. Der Wind formt DuU-
nen und Landschaften, Menschen kom-
men und gehen. Was gestern vertraut er-
schien, kann morgen schon anders ausse-
hen. Vielleicht liegt genau darin die be-
sondere Qualitat der Ausstellung ,Neue
Blicke® im Museum Kunst der Westkiste:
Sie versteht die KUste nicht als statisches
Landschaftsmotiv, sondern als einen
Raum permanenter Veranderung.

Im Mittelpunkt stehen Werke aus dem in
den vergangenen Jahren stark erweiter-

ten Bestand internationaler zeitgendssi-
scher Kunst. Die Auswahl versammelt un-
terschiedliche kunstlerische Perspekti-
ven auf den Nordseeraum und seine Le-
benswelten. Einige der beteiligten
Kinstlerinnen und Kanstler haben ihre
Arbeiten unmittelbar auf Fohr entwickelt
— als Artists-in-Residence, die sich vor
Ort mit Landschaft, Menschen und den
besonderen Bedingungen der Insel aus-
einandergesetzt haben. Andere betrach-
ten die Nordsee aus der Distanz oder
verbinden den Kidstenraum mit grofReren
globalen Zusammenhéngen.
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So entsteht kein einheitliches Bild der
Kiste, sondern ein vielstimmiges Panora-
ma. Fotografie und Videokunst eréffnen
dabei unterschiedliche Formen des Se-
hens: dokumentarisch und poetisch, be-
obachtend und inszeniert, unmittelbar
und zugleich voller Fragen. Die Kamera
wird zum Instrument, mit dem vertraute
Landschaften neu vermessen werden.
Dabei geht es langst nicht mehr allein um
die Schonheit von Meer und Horizont.
Die zeitgendssischen Arbeiten erzéhlen
von kultureller Identitat, von Migration
und Zugehorigkeit, von kolonialen Ge-
schichten und deren Nachwirkungen. Sie
fragen nach unserem Verhaltnis zur Natur
und machen &kologische Veranderungen
sichtbar. Die KUste wird damit zum Brenn-
glas fur Entwicklungen, die weit Uber ih-
ren geografischen Raum hinausreichen.
Gerade der Blick von auBen und innen
macht die Ausstellung spannend. Wer an
der WestkUste lebt oder sie als Urlaubs-
ort kennt, verbindet mit ihr bestimmte
Bilder: Strand, Dulnen, Schiffe, Mdwen,
endlose Horizonte. Die ausgestellten Ar-
beiten lésen diese vertrauten Vorstel-
lungen auf, erweitern sie oder stellen sie
bewusst infrage. Sie zeigen, dass Land-
schaft immer auch eine Frage der Pers-
pektive ist.

Unter den vertretenen Positionen finden
sich Nicole Ahland, Per Bak Jensen, Joa-
kim Eskildsen, Rune Guneriussen, Peter
Hamel, Nan Hoover, Karoline Hjorth & Riit-
ta lkonen, Anja Jensen, Andreas Jorns, El-
len Kooi, Yinka Shonibare, Trine Sgnder-
gaard, Mila Teshaieva und Thomas Wrede.
lhre unterschiedlichen kinstlerischen
Handschriften machen sichtbar, wie viel-
faltig die zeitgendssische Auseinander-
setzung mit Kuste und Landschaft sein
kann.



oben: Ellen Kooi, Wijk Aan Zee - Kazemat, 2023 © Courtesy of the artist | VG Bild-Kunst, Bonn 2026 * unten links: Yinka Shonibare, Die Medusa, 2008, Mkdw VG Bild-Kunst, Bonn 2026
unten rechts: Joakim Eskildsen, Skagen I,2008, Mkdw © Courtesy of the artist

Das Museum Kunst der Westklste hat
sich mit seinem anspruchsvollen Ausstel-
lungsprogramm in kurzer Zeit zu einem
kulturellen Anziehungspunkt mit interna-
tionaler Ausstrahlung entwickelt. ,Neue
Blicke® fuhrt diese Ausrichtung konse-
quent weiter: Die eigene Sammlung wird

nicht als abgeschlossenes Archiv présen-
tiert, sondern als lebendiger Bestand,
der immer wieder neue Verbindungen
und Perspektiven ermoglicht. Am Ende
bleibt die Erkenntnis, dass eine Klste nie-
mals nur Landschaft ist. Sie ist Grenze und
Ubergang, Lebensraum und Erinnerungs-
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ort, Natur und Kultur. Vor allem aber ist
sie in Bewegung. Und mit ihr veradndert
sich auch unser Blick.

27.September 2026

bis 12. September 2027

M Informationen:
www.mkdw.de




USRS REUNEl DEUTSCHLAND | Thiringen | Friedenstein Stiftung Gotha

Rembrandt 163¢.
-ntstehung einer Marke

Was macht einen Kunstler unsterblich? Ist es das aullergewdhnliche Talent, der unverwech-
selbare Stil — oder auch die Fahigkeit, den eigenen Namen zum Versprechen zu machen?

Im Jahr 1632 scheint Rembrandt Harmensz. van Rijn auf diese Frage eine bemerkenswerte
Antwort gefunden zu haben. In diesem Jahr beginnt nicht nur ein neuer Abschnitt in seinem
Leben. Esist auch das Jahr, in dem der Name ,Rembrandt” zu einer Marke wird.

Die Ausstellung ,Rembrandt 1632. Entste-
hung einer Marke“ im Herzoglichen Muse-
um Gotha richtet den Blick auf einen ent-

scheidenden Moment im Schaffen des nie-

.

oben: Rembrandt, Werkstatt, Bildnis Rembrandts mit
verschatteten Augen (ca. 1628-31), Ol auf Holz, Hes-
sen Kassel Heritage

rechts: Rembrandt, Studienblatt mit Selbstbildnis
(1632], Radierung, Friedenstein Stiftung Gotha

derlandischen Meisters. Bis zum 6. Dezem-
ber 2026 asst sich hier nachvollziehen, wie
sich innerhalb weniger Monate ein Kinst-
ler stilistisch, wirtschaftlich und gesell-
schaftlich neu positioniert — und damit den
Grundstein fur seinen spateren Ruhm legt.
1632 ist ein Jahr des Aufbruchs. Rem-
brandt verladsst Leiden und geht nach
Amsterdam, damals eine der wohlha-
bendsten und dynamischsten Metropo-
len Europas. In der Werkstatt des Kunst-
handlers Hendrik Uylenburgh erdffnet
sich ihm ein neues Umfeld und vor allem
ein neuer Markt. Portrats werden zu ei-
nem wichtigen Betatigungsfeld. Auftrag-
geber aus dem wohlhabenden Burgertum
wollen ihr Gesicht, ihren Status und ihre
Persdnlichkeit fur die Nachwelt festhal-

ten.Rembrandt liefert ihnen keine bloRen
Abbilder. Seine Portrats wirken unmittel-
bar, lebendig und psychologisch prasent.
Der Erfolg stellt sich ein. Neue Kunden-
kreise werden erschlossen, die Nachfra-
ge wdachst, Rembrandts Bekanntheit
steigt. Und dann geschieht etwas, das auf
den ersten Blick wie eine Kleinigkeit er-
scheint, tatsachlich aber von grofler sym-
bolischer Bedeutung ist: 1632 signiert er
erstmals nur mit seinem Vornamen. ,Rem-
brandt® genugt.

Damit reiht er sich bewusst in die Traditi-
on grofRer Kinstlerpersénlichkeiten wie
Michelangelo, Raffael oder Tizian ein. Der
Name wird zum Erkennungszeichen. Er
steht fur einen bestimmten Stil, fur Quali-
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tat, fur Individualitdt. Die Marke Rem-
brandt ist geboren.

Die Gothaer Ausstellung interessiert sich
jedoch nicht nur fur diesen Moment des
Aufstiegs. Sie schaut genauer hin - auf die
Werkstatt, auf Produktionsprozesse und
auf die Frage, wie ein Kinstler Uberhaupt
arbeitet. Varianten, Kopien und Werk-
stattarbeiten werden unmittelbar mitein-
ander verglichen. Kunsttechnologische
Untersuchungen ergdnzen den Blick und
machen sichtbar, was dem bloRen Auge
oftmals verborgen bleibt.

Gerade darin liegt eine besondere Stérke
der Schau: Rembrandt erscheint nicht als
einsamer Genius, der seine Meisterwerke
gleichsam aus dem Nichts erschafft.




Rembrandt, Bildnis eines federschneidenden Mannes (1632), Ol auf Leinwand, Hessen Kassel Heritage

Sichtbar wird vielmehr ein hochkomple-
xer Arbeitsprozess, in dem Ideen entwi-
ckelt, Motive variiert, Bilder kopiert und
Aufgaben innerhalb der Werkstatt ver-
teilt werden. Gleichzeitig wird deutlich,
wie experimentierfreudig der junge
Kinstler war. 1632 probiert Rembrandt
unterschiedliche Gattungen und Aus-
drucksformen aus und entwickelt dabei
jene stilistische Bandbreite, die sein Werk
bis heute so faszinierend macht.

Auch die Konkurrenz bleibt nicht ausge-
spart. Zeitgendssische Portratmaler zei-
gen, in welchem kunstlerischen Umfeld
Rembrandt in Amsterdam agierte. Sein
Erfolg war keineswegs selbstverstand-
lich. Umso deutlicher tritt seine Innovati-
onskraft hervor.

Fur Gotha besitzt die Begegnung mit
Rembrandt zudem eine besondere histo-

rische Dimension. Die niederlandische
Malereigehort seit Jahrhunderten zu den
Schwerpunkten der dortigen Sammlun-
gen. Bereits zu Lebzeiten des Kinstlers
wurden in Gotha erste Radierungen er-
worben.Im18. Jahrhundert wurde der Be-
stand gezielt erweitert. Heute erlaubt die
Sammlung einen ebenso spannenden wie
differenzierten Blick auf die Geschichte
der Rembrandt-Rezeption — vom farstli-
chen Sammelinteresse bis zur modernen
kunsthistorischen Bewertung.

Insgesamt versammelt die Ausstellung 97
Objekte: 45 Leihgaben aus sieben Lan-
dern treffen auf 52 Werke aus den Gotha-
er Sammlungen. Viele der zusammenge-
fuhrten Arbeiten sind bislang noch nie
gemeinsam gezeigt worden. So entsteht
ein Panorama, das nicht nur einen ent-
scheidenden Moment im Leben Rem-
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brandts beleuchtet, sondern auch die
Mechanismen von  Kunstproduktion,
Markt und Ruhm sichtbar macht.
Vielleicht liegt genau darin die Aktualitat
dieser Ausstellung: Schon im Amsterdam
des 17. Jahrhunderts war Kunst auch Kom-
munikation. Ein unverwechselbarer Na-
me, ein eigener Stil und die Fahigkeit, sich
auf einem umkampften Markt zu behaup-
ten, konnten Uber den Erfolg eines Kinst-
lers entscheiden. Rembrandt verstand
das fruh.

1632 war deshalb mehr als nur ein Jahr in
seinem Leben. Es war der Moment, in dem
aus einem talentierten Maler eine unver-
wechselbare Personlichkeit wurde — und
aus einem Namen ein Versprechen.

5. September bis 6. Dezember 2026

M Informationen:
www.rembrandt1632.de




OSTERREICH | Wien | Akademie der bildenden Kiinste Wien - Kunstsammlungen

Was ist eigentlich ,neu”in der Kunst? Und wer entscheidet dartber? Zum 300-jahrigen Jubilaum
der Akademie der bildenden Kunste Wien stellt die Ausstellung ,Der grofie Michelangelo ist tot!
Avantgarde und Akademismus” einen alten Gegensatz auf den Prifstand. Sie erzéhlt keine lineare
Geschichte von Fortschritt und Befreiung, sondern eine Geschichte voller Widerspruche: von
Regeln und Regelbruch, Originalen und Kopien, Institutionen und ihren Gegnern. Und sie stellt
eine unbequeme Frage: Wie viel Akademie steckt eigentlich in der Avantgarde?

Michelangelo ist tot.

Die Nachricht ist mehr als 450 Jahre alt -
und doch bildet sie den Ausgangspunkt
fur eine erstaunlich gegenwartige Frage.
Denn als Michelangelo Buonarroti 1564
starb, wurde sein Tod von Giorgio Vasari
mit einem Begrabnis von beinahe mythi-
schen Dimensionen inszeniert. Michelan-
gelo war fur Vasari der Inbegriff des geni-
alen, autonomen, ,,gc")ttlichen“ Kinstlers.
Ein Einzelner, der sich Uber Regeln er-
hebt und durch seine Originalitat Ge-
schichte schreibt.

Und gleichzeitig war Vasari selbst alles
andere als ein romantischer Aulenseiter.
Er war Kunstler, Organisator und Kultur-
beamter im Dienst der absolutistischen
Herrschaft in Florenz.

In diesem Widerspruch steckt bereits ein
ganzes Kapitel Kunstgeschichte.

Die Ausstellung ,Der grofle Michelangelo
ist tot! Avantgarde und Akademismus®, die
ab 2. Oktober 2026 in den Kunstsammlun-
gen der Akademie der bildenden Kinste
Wien zu sehen ist, nimmt diesen Wider-
spruch zum Anlass, einen alten Streit neu
zu erzahlen. Zum 300-jahrigen Jubildum der
heutigen Akademie geht es dabei aus-
drdcklich nicht um eine chronologische
Institutionengeschichte. Vielmehr entwi-
ckelt die Ausstellung in 15 verdichteten Ka-
piteln einen Parcours durch die Geschich-
te der Akademien — und durch die Ge-
schichte jener, die sich gegen sie stellten.
Denn Akademismus und Avantgarde wa-
ren vielleicht nie so weit voneinander
entfernt, wie es ihre Namen vermuten
lassen.

Hier die Akademie: Regeln, Tradition, Hier-
archien, Lehrpléne, Gipsabgusse und jah-

relanges Kopieren. Dort die Avantgarde:
Freiheit, Experiment, Originalitat, Auf-
bruch. Ein vertrautes Gegensatzpaar -
vielleicht zu vertraut. Die Ausstellung zer-
legt es und zeigt, dass beide Seiten immer
wieder voneinander abhangig waren.
Akademien wollten Kunst lehren. lhre Kri-
tiker wollten sie abschaffen. Dann woll-
ten die Kritiker selbst neue Schulen grin-
den. Reformen entstanden, wurden insti-
tutionalisiert und schlief3lich wieder kriti-
siert. Die Geschichte wiederholt sich
- nur die Namen wechseln.

Schon die erste Kunstakademie, die Ac-
cademia del Disegno, die 1563 in Florenz
unter Cosimo |. de’ Medici gegrindet
wurde, trug diesen Widerspruch in sich.
Sie sollte Kunstler aus der handwerkli-
chen Tradition herausheben und Kunst als
intellektuelle Disziplin etablieren. Gleich-

Links: Giorgio Vasari, ,Die Hochzeit von Kana“, 1566 © Museum of Fine Arts, Budapest * Mitte: Franz Anton Maulbertsch, »Allegorie auf das Schicksal der Kunst®, um 1770

© Geméldegalerie der Akademie der bildenden Kinste Wien * rechts: Unbekannter Klinstler, nach Sebastién Bourdon, ,Tobias l&sst die von Sanherib erschlagenen Israeliten
“

begraben ,um 1637-1645 © Gemaldegalerie der Akademie der bildenden Ktinste Wien
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Martin Ferdinand Quadal, Der Aktsaal der Wiener Akademie im St.-Anna-Geb&ude, 1787 © Gemaldegalerie der Akademie der bildenden Kiinste Wien

zeitigwar sie eng mit der politischen Ord-
nung ihrer Zeit verbunden.

Die Akademie war also beides: Ort der
Emanzipation und Instrument der Macht.
Diese Ambivalenz zieht sich durch die fol-
genden Jahrhunderte. Theoretische, ethi-
sche und padagogische Modelle sollten
Kunstler:innen ausbilden und zugleich de-
finieren, was als gute Kunst zu gelten hatte.
Gegen diese Normen regte sich Wider-
stand. Das Kopieren nach Gipsabgussen
wurde zum Sinnbild eines Unterrichts, der
Kreativitat durch Wiederholung zu ersti-
cken schien. Die Nahe der Akademien zu
absolutistischen Machtstrukturen machte
sie zusatzlich verdéachtig.

Und dann kam die Franzdsische Revoluti-
on. Die Akademie wurde zeitweise abge-
schafft. Doch die Revolution erkannte
schlieflich, dass auch die neue Gesell-
schaft Institutionen brauchte, um Kunst

auszubilden und zu organisieren. Aus der
Kritik entstand Reform — und aus der Re-
form wiederum neue Kritik. Es ist dieses
permanente Kippen zwischen Institution
und Rebellion, das die Ausstellung bis in
die Gegenwart verfolgt.

Besonders deutlich wird dies am Modell
der Meisterklasse. Aus der Nazarener-Be-
wegung hervorgegangen und zunéchst in
Dusseldorf etabliert, stellte es sich gegen
den streng normierten, theoretisch aus-
gerichteten Unterricht der Pariser Akade-
mie. Statt eines anonymen Regelwerks trat
die direkte Beziehung zwischen Meister
und Schuler. Ein scheinbar antiakademi-
sches Modell - das allerdings selbst zur
Institution wurde und bis heute nachwirkt.
Das Bauhaus griff diese Idee auf. Die sow-
jetische Reformakademie Vkhutemas ex-
perimentierte in den 1920er-Jahren mit
der Institutionalisierung der Avantgarde.
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Jahrzehnte spater sorgten die Dussel-
dorfer Akademie-Ereignisse der spaten
1960er- und frihen 1970er-Jahre far neue
Erschitterungen. Und im 21. Jahrhundert
fUhren Bologna-Prozess, globale Akade-
miegrindungen, der sogenannte educa-
tional turn und der Neue Institutionalis-
mus die Debatte weiter.

Die Frage lautet deshalb langst nicht
mehr nur: Akademie oder Avantgarde?
Sondern: Was passiert, wenn die Avant-
garde selbst zur Institution wird?
Vielleicht liegt hier die groRte Uberra-
schung der Ausstellung. Sie zeigt die
Kunstgeschichte nicht als geraden Weg
von der Tradition zur Freiheit. Vielmehr
erscheint sie als Pendelbewegung. Jede
Generation erklért die Regeln der vorhe-
rigen fur Uberholt — und entwickelt dar-
aus neue Regeln. Besonders spannend
wird dieser Gedanke beim Blick auf die
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Kopie. Jahrhundertelang war sie ein
Werkzeug des Lernens. Man kopierte, um
zuverstehen. Man wiederholte, um zu be-
herrschen. Mit dem Aufstieg des moder-
nen Geniekults und der Avantgarde ver-
lor die Kopie ihren Rang. Originalitat wur-
de zum MaR aller Dinge.

Doch seit den 1960er-Jahren wird die Ko-
pie wieder interessant — nun allerdings
nicht mehr als bloRe Reproduktion, son-
dern als eigensténdige kinstlerische
Strategie. Aneignung, Wiederholung und
Reenactment werden zu Methoden, mit
denen Kunst ihre eigene Geschichte un-

tersucht.

Die alte akademische Praxis wird damit
plotzlich  avantgardistisch.Genau  diese
Uberraschenden Wendungen machen
den Reiz der Schau aus. Historische Meis-
terwerke treten in einen Dialog mit Posi-
tionen der Gegenwartskunst. Werke aus
der Gemaldegalerie, dem Kupferstichka-
binett und der Glyptothek der Akademie
treffen auf bedeutende Leihgaben und
zeitgendssische Arbeiten.

Dabegegnen sich Namen wie Sandro Bot-
ticelli, Artemisia Gentileschi, Tizian, Gus-
tave Courbet, Giorgio Vasari, Franz Anton
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Maulbertsch und Ferdinand Georg Wald-
muller mit Kinstler:innen wie Louise Law-
ler, Roy Lichtenstein, Martin Kippenber-
ger, Jorg Immendorff, Katharina Siever-
ding, Vaginal Davis, Jutta Koether, Heimo
Zobernig und vielen anderen.

Die Gegenwart wird dabei nicht einfach
neben die Vergangenheit gestellt. Sie
schaut auf sie zurlck. Sie zitiert, kopiert,
verandert, wiederholt und widerspricht.
Und plétzlich wird klar: Vielleicht ist die
Kunstgeschichte weniger eine Abfolge
von Brichen als ein Gesprach, das nie-
mals wirklich endet.

Das macht die Ausstellung auch politisch
aktuell. Denn Akademien sind heute nicht
nur Orte der Ausbildung. Sie sind Raume,
in denen darUber verhandelt wird, wer
Kunst machen darf, welches Wissen zahlt,
welche Perspektiven sichtbar werden
und wie eine Institution auf gesellschaft-
liche Veranderungen reagiert.
Identitatspolitik, Diversitat und geopoliti-
sche Verschiebungen gehéren deshalb
ebenso in diesen Diskurs wie die Frage
nach der Zukunft von Bildung. Die Kunst-
akademie steht damit wieder dort, wo sie
immer stand: zwischen Bewahren und
Verédndern. Zum 300. Jubildum der Akade-
mie der bildenden Kinste Wien wird die-
ser Widerspruch nicht aufgeldst. Im Ge-
genteil. Er wird ausgestellt.

Vielleicht ist das die eigentliche Pointe
des Titels: ,Der groRe Michelangelo ist
tot!l“klingt zunachst wie ein Schlussstrich.
Tatsachlich ist es ein Anfang. Denn wenn
der grofle Meister tot ist, wer entschei-
det dann, was als Meisterwerk gilt? Wer
darf die Regeln schreiben? Wer darf sie
brechen? Und was passiert, wenn der Re-
gelbruch selbst zur Regel wird?

Die Ausstellung gibt darauf keine endgul-
tige Antwort. Zum Gluck. Sie erinnert viel-
mehr daran, dass Kunst dort besonders
lebendig wird, wo Gewissheiten ins Wan-
ken geraten. Wo Akademie und Avantgar-
de nicht als Feinde auftreten, sondern als
zwei Krafte eines immer wieder neu ent-
fachten Streits.

Der grofle Michelangelo ist tot. Die De-
batte ist es nicht.

2. Oktober 2026 bis 22. August 2027

M Informationen:
www.kunstsammlungenakademie.at
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/weiKunstler, zwei Generationen, eine gemeinsame Obsession: der Mensch. Die Albertina Modern stellt rund
/0 Werke von Pablo Picasso und Francis Bacon einander gegentber und zeigt, wie beide mit radikal unter-
schiedlichen Bildsprachen Kérper, Begehren, Schmerz und Verletzlichkeit ins Zentrum ihrer Kunst racken.

ZweiKunstler, zwei Genera-
tionen, zwei radikal unter-
schiedliche Bildsprachen -
und eine gemeinsame Ob-
session: der Mensch. Mit
,PICASSO — BACON. What
It Feels Like to Be Human”
bringt die Albertina Mo-
dernin Wienrund70 Schlas-
selwerke von Pablo Picasso
und Francis Bacon in einer
spannungsvollen  Gegen-
Uberstellung  zusammen.
Die grossangelegte Aus-
stellung macht sichtbar,
wie eng die beiden Jahr-
hundertkinstler Uber die
Grenzen von Zeit und Stil
hinweg miteinander ver-
bunden sind — und wie sehr
Picasso fur Bacon zur kinst-
lerischen Vaterfigur wurde.
Als Bacon beschloss, Maler
zu werden, stand Picasso
bereits als Uberméchtige
Erscheinung am Horizont
der modernen Kunst. Sein
ganzes Leben lang setzte
sich Bacon mit diesem Vor-
bild auseinander. Er wollte
nicht nur an Picasso anknudpfen, sondern
fur die zweite Halfte des 20. Jahrhunderts
jene Rolle einnehmen, die Picasso fur die
erste gespielt hatte: die Rolle eines Chro-
nisten des Menschseins, der seine Zeit
nicht beschdnigt, sondern ihre Wider-
spriche, Angste und Begierden offen-
legt.

Beide Kunstler rickten den menschli-
chen Kérper ins Zentrum ihrer Kunst — al-
lerdings nicht als idealisierte Erschei-
nung, sondern als verletzliche, wider-
sprichliche und zutiefst existenzielle

Francis Bacon, Selbstportrat, 1972, Private Collection
© The Estate of Francis Bacon, Bildrecht, Wien und DACS, London 202

Realitat. Korper werden deformiert, frag-
mentiert, verdreht und neu zusammenge-
setzt. Gesichter verlieren ihre vermeint-
liche Sicherheit, Kérper geraten aus dem
Gleichgewicht. Was dabei entsteht, ist
keine blosse Verzerrung, sondern eine
Bildsprache furinnere Zustande: Schmerz
und Lust, Gewalt und Begehren, Einsam-
keit und Verletzlichkeit.Besonders ein-
dringlich wird die Verbindung dort, wo
sich wiederkehrende Motive begegnen:
Kreuzigungen, Schreie, der Stierkampf,
Akte und jene von Erotik und existenziel-
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ler Spannung gepragten
«Trédnen des Eros». Bei Pi-
casso wie bei Bacon wird
der Kérper zum Schauplatz
des Menschlichen. Er er-
zahlt von Leben und Tod,
von Begehren und Verlust,
von koérperlicher Prasenz
und psychischer Erschitte-
rung.

Dabei ist die Beziehung kei-
neswegs einseitig. Picasso
selbst war nicht von Bacon
beeinflusst, verfolgte des-
sen kunstlerische Entwick-
lung jedoch aufmerksam.
Die Ausstellung zeichnet
somit nicht nur eine Ein-
flussgeschichte nach, son-
dern eréffnet einen Dialog
zwischen zwei eigenstandi-
gen Positionen. lhre Ge-
genuberstellung macht Un-
terschiede ebenso sicht-
bar wie Uberraschende Ge-
meinsamkeiten - und zeigt,
wie Picasso als préagende
Figur in die Kunst der Nach-
kriegsgeneration  hinein-
wirkte.

L,PICASSO - BACON?” ist damit mehr als
ein Treffen zweier lkonen der Moderne.
Die Ausstellung konfrontiert zwei Kunst-
ler mit derselben grundlegenden Frage:
Wie lasst sich das Menschsein malen,
wenn die vertrauten Bilder vom Men-
schen nicht mehr ausreichen? Ihre Ant-
worten sind verstérend, koérperlich,
manchmal brutal — und gerade deshalb
von einer anhaltenden Aktualitat.

18. September 2026 bis 31. Janner 2027

M Informationen:
www.albertina.at
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Das Museum wird selbst
7Um Kunstwerk

Das mumok macht 2026 die Begegnung mit Kunst selbst zum Thema: Zwischen Buhne, offenem Atelier, Sammlung
und gesellschaftlicher Wirklichkeit entsteht ein Programm, das Besucherinnen und Besucher nicht nur zum
Schauen, sondern zum Wahrnehmen, Hinterfragen und Mitgestalten auffordert. Generaldirektorin Fatima
Hellberg versteht das Museum als lebendigen Ort, an dem Kunst erst im Gegenuber ihre Wirkung entfaltet.

Was passiert, wenn wir ein Kunstwerk be-
trachten? Und was passiert mit uns, wah-
rend wir es betrachten? Im mumok geht
es 2026 um weit mehr als um die Frage,
was an den Wanden héngt. Das Museum
rackt die Beziehung zwischen Kunstwerk
und Publikum ins Zentrum - und damit ei-
nen Moment, der auf den ersten Blick
selbstverstandlich erscheint: das Sehen.
Far Generaldirektorin Fatima Hellberg ist
genau dieses Sehen alles andere als neu-
tral. ,Ich sehe das Museum als Ort, an
dem sich eine Beziehung zwischen Werk
und Publikum entfaltet®, sagt sie. ,Diese
Beziehung ist nicht statisch. Sie ist situa-
tiv, politisch und korperlich. Vor allem
aber macht sie deutlich, dass Sehen keine
neutrale Handlung ist, sondern eine Form
der Beteiligung.” Diese Haltung zieht sich
durch das gesamte Jahresprogramm
2026. Ausstellungen, Veranstaltungen
und rédumliche Veranderungen werden

nicht als voneinander getrennte Angebo-
te verstanden. Sie greifen ineinander und
sollen den Museumsbesuch zu einem
Prozess machen, der Wahrnehmung ver-
andert, Aufmerksamkeit fordert und auch
Widerspruche aushalt.

Eine Ausstellung wie ein
Theaterstick

Besonders deutlich wird dieser Ansatz in
JTerminal Piece®. Die im Juni erdffnete
Gruppenausstellung erstreckt sich Uber
funf Ebenen des Hauses und ist wie ein

obenund unten: Ausstellungsansichten »rerminal Piece" Foto: kunst-dokumentation.com | Manuel Carreon Lopez
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Theaterstldck in mehrere Akte gegliedert.
Jedes Stockwerk wird zu einer eigenen
Szene. Es geht um Verstrickung und Kom-
plizenschaft, um Prasenz und Teilhabe,
um Perspektiven, die erst durch die Be-
gegnung zwischen Werk, Betrachterin
und Betrachter entstehen.
Namensgeberin und Ausgangspunkt ist
eine Installation der Kunstlerin, Aktivistin
und Schriftstellerin Kate Millett aus dem
Jahr1972. Millett beschrieb den Impuls fur
ihre Arbeit mit einem Satz, der zugleich
zum Leitmotiv der Ausstellung werden
kdnnte: ,lch musste dieses Werk schaf-
fen, weil es nicht geschrieben werden
konnte.”

Milletts ,Terminal Piece” ist Bihne und
Kafig zugleich. Man kann die Arbeit nicht
einfach aus sicherer Distanz betrachten
— man muss sich zu ihr verhalten. Damit
wird das Beobachten selbst zum Thema.
Wer schaut? Wer wird gesehen? Wer be-
findet sich innerhalb eines Systems und
wer auf3erhalb?

Far Hellberg ist die Arbeit auch deshalb
von besonderer Bedeutung, weil sie der
erste Ankauf unter ihrer Leitung am mu-
mok war. ,Viele Arbeiten im mumok sind
performativ angelegt und entfalten sich
erst im Gegenuber®, erklart die General-
direktorin. ,lch verstehe das Ausstel-
lungsmachen auch als eine eigene kinst-
lerische Praxis und als Handwerk, das
Ausstellungsdramaturgie, Inszenierung
und Perspektivwechsel bewusst zusam-
mendenkt.”

Diese Idee wird in ,Terminal Piece® buch-
stablich réumlich. Die deutsche Buhnen-
und Kostimbildnerin Anna Viebrock ge-
staltet im Erdgeschoss eine grol3 angeleg-
te Rauminstallation. Offentliche Bereiche
des Museums treffen auf normalerweise
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verborgene Zonen. Depot, Infrastruktur
und Ausstellungsraum werden miteinan-
der verschrankt. Plétzlich wird nicht nur
die Kunst sichtbar, sondern auch das Mu-
seum selbst — seine Raume, seine Ablaufe
und seine verborgenen Strukturen.

Die Sammlung wird dadurch nicht zum
statischen Archiv, sondern zu einem le-
bendigen Geflge. Arbeiten von Kunst-
ler:innen wie Lutz Bacher, Jean Fautrier,
Cora Pongracz, Rudolf Schwarzkogler
oder Cy Twombly treten in neue Bezie-
hungen. Selten gezeigte Werke erwei-
tern das Bild. Entscheidend ist dabeinicht
nur, was nebeneinander héngt, sondern
was zwischen den Arbeiten, den Besu-
cherinnen und den Besuchern entsteht.
Uberhaupt bildet die eigene Sammlung
den Ausgangspunkt des Programms. Sie
erzahlt nicht nur Kunstgeschichte, son-
dern auch etwas Uber die Zeit, in der
Kunst entstanden ist — und darUber, wie
sich unser Blick auf diese Arbeiten veran-
dert. ,Sie zeigt, wie Kunst mit ihrer Zeit
verbunden ist und wie sich diese Verbin-
dung immer wieder neu lesen l&sst”, sagt
Hellberg. Darin liegt fur sie eine wesent-
liche Aufgabe des Museums: Vergange-
nes nicht bloR zu bewahren, sondern im-
mer wieder neu zur Diskussion zu stellen.

Ein Museum, das sich verandert
Parallel dazu zeigt das mumok mit Tolia As-
takhishvili eine Position, die diesen Gedan-
ken auf ganz eigene Weise weiterfuhrt. Die
erste museale Einzelausstellung der geor-
gischen Kunstlerin ist ebenfalls seit 20. Ju-
ni zu sehen und macht den Ausstellungs-
raum selbst zum Material. Astakhishvilis
Prasentation erstreckt sich Uber zwei Ebe-
nen. Eine davon bleibt wéhrend der ge-
samten Laufzeit ein offenes Atelier und
Veranstaltungsraum. Das Entscheidende:
Die Ausstellung ist nicht einfach fertig, be-
vor das Publikum sie betritt. Bereits ab Mai
waren Besucher:innen eingeladen, den
Entstehungsprozess mitzuerleben und
Teil einer kollektiven Arbeit zu werden.
Damit verschiebt sich eine klassische
Grenze im Museum: jene zwischen Pro-
duktion und Prasentation. Kunst entsteht
nicht nur hinter verschlossenen Turen
und wird anschlieBend ausgestellt. Der
Prozess selbst wird sichtbar. Astakhishvili
interessiert sich fir Rdume als Orte, die
von fruheren Nutzungen, Geschichten
und Biografien gepragt sind. Fur ihre Ar-
beit im mumok setzt sie sich intensiv mit
der Sammlung auseinander und integriert
ausgewéhlte Werke in ihre raumgreifen-
den Installationen.
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Ein zentrales Motiv ist dabei die ,Figur
des Kindes". Sie steht fir einen Zustand
zwischen Autonomie und Abhangigkeit —
fur erste Erfahrungen von Bewegung, Be-
rihrung und Begegnung. Gleichzeitig
werden durch diese Figur raumliche und
soziale Strukturen sichtbar.

Das Museum wird dadurch selbst zum Teil
der kinstlerischen Arbeit. Es wird nicht nur
betrachtet, sondern bewohnt, durchquert
und benutzt. Besucherinnen werden zu An-
wesenden in einem Raum, der sich wéah-
rend der Ausstellung weiterentwickelt.

Die Sammlung ist kein
abgeschlossenes Archiv

Uberhaupt bildet die eigene Sammlung
den Ausgangspunkt und Resonanzraum
des Programms. Sie erzahlt nicht nur
Kunstgeschichte, sondern auch etwas
Uber die Zeit, in der Kunst entstanden ist
— und darUber, wie sich unser Blick auf
diese Arbeiten verdndert.

Lole zeigt, wie Kunst mit ihrer Zeit verbun-
denist und wie sich diese Verbindung im-
mer wieder neu lesen lasst®, sagt Hell-
berg. Werke aus der Sammlung treten
2026 deshalb bewusst in neue Beziehun-
gen — zu anderen Arbeiten, zu neuen
kinstlerischen Positionen und zu den Be-
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Verena Paravel, Cosmofonia, 2025-2026, Film still,
Courtesy the artist

sucherinnen und Besuchern. In ,Terminal
Piece® ebenso wie bei Astakhishvili wird
die Sammlung nicht als statisches Archiv
behandelt, sondern als lebendiges En-
semble, das sich durch neue Konstellati-
onenimmer wieder verandert.

Das entspricht einer grundséatzlichen
Vorstellung Hellbergs: ,Viele Arbeiten im
mumok sind performativ angelegt und
entfalten sich erst im Gegenuber.” Das
Museum wird damit zu einem Ort, an dem
Kunst nicht einfach konsumiert werden
soll. Sie soll etwas in Bewegung bringen.

Auch die Architektur bekommt
eine neue Rolle

Diese |dee endet nicht an den Ausstel-
lungswanden. 2026 verandert das mumok
auch seine eigenen Raume und damit die
Erfahrung des Museumsbesuchs. Ein neu
gestaltetes Stockwerk soll kinftig als of-
fener Bereich fUr Kreativitat, Austausch
und Aufenthalt fUr Kinder und Erwachse-
ne dienen. Entworfen wird der neue Raum
vom Architekten Andrea Faraguna, der
die charakteristischen Elemente der Ar-

chitektur von Ortner & Ortner mit seiner
eigenen Handschrift verbindet. Faraguna
wurde zuletzt mit dem Goldenen Léwen
der Architekturbiennale 2025 ausge-
zeichnet. Auch ein neues Leitsystem soll
fur eine andere Orientierung im Haus sor-
gen. Bisher verdeckte architektonische
Elemente - darunter Fenster — werden
wieder sichtbar gemacht.

Es sind scheinbar kleine Veranderungen,
die jedoch eine grofle Wirkung haben
kénnen: Wie komme ich an? Wo halte ich
mich auf? Wohin gehe ich? Was sehe ich
Uberhaupt? Und wann wird aus einem Mu-
seumsbesuch eine eigene Erfahrung?
Das mumok will diese Fragen kunftig stéar-
ker mitdenken — vom ersten Schritt ins
Gebaude bis zum Verlassen des Hauses.

Zwei neue Perspektiven auf

die Welt

Im Herbst setzt das Museum sein Pro-
gramm mit zwei weiteren markanten Posi-
tionen fort.

Ab 14. November zeigt das mumok neue
Arbeiten des US-amerikanischen Kunst-
lers Cameron Rowland. Seine Kunst be-
schéftigt sich mit den materiellen undins-
titutionellen Bedingungen von Macht, mit
den Nachwirkungen kolonialer Ausbeu-
tung und der Persistenz rassistischer
Strukturen. Die Arbeiten fragen danach,
wie dkonomische und politische Systeme

Tolia Astakhishvili, ,| would like to return and say |
am back and it's nice on the other side®, 2026,
Collage mit Fotografien von Maka Sanadze,
Digitaldruck auf Holz © Tolia Astakhishvili
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fortwirken — und welche Rolle Institutio-
nen wie Museen darin spielen.

Ab 5. Dezember folgt mit ,Cosmofonia“
die erste museale Einzelausstellung der
franzdsischen Anthropologin und Kinst-
lerin Verena Paravel. lhr immersives Film-
projekt verlasst die vertrauten Grenzen
menschlicher Wahrnehmung. Im Mittel-
punkt stehen Klange und Kommunikati-
onsformen, die fur das menschliche Ohr
nicht unmittelbar zuganglich sind: Infra-
schall, seismische Resonanzen und akus-
tische Spuren ékologischer Prozesse.
Paravel versucht dabei nicht, einfach die
Perspektive anderer Lebewesen einzu-
nehmen. Vielmehr verschiebt sie den
Menschen als selbstverstandlichen Mit-
telpunkt der Wahrnehmung. Bild und Ton
werden zu Werkzeugen der Aufmerksam-
keit. Eine Einladung, anders zu héren -
und damit vielleicht auch anders auf die
Welt zu blicken.

Zeit fur das Unklare

So unterschiedlich die Positionen im Jah-
resprogramm sind, verbindet sie eine zent-
rale Frage: Wie kdnnen wir unsere Wahr-
nehmung verandern? Das mumok setzt da-
bei bewusst nicht auf schnelle Eindeutig-
keit. Kunst muss nicht sofort verstandlich
sein. Sie darf widerspruichlich sein, unbe-
quem oder offen. Sie darf Fragen hinterlas-
sen, auf die es keine eindeutige Antwort
gibt. ,Ein Museum muss kein Ort schneller
Antworten sein®, sagt Fatima Hellberg. ,Es
kann ein Raum sein, in dem man Komplexi-
tat erlebt und aushalt. Und in dem etwas
bleibt, wenn man ihn verl&sst.*

Mit ,Terminal Piece®, Tolia Astakhishvilis of-
fenem Atelier, den neuen Raumen und
dem kommenden Programm von Cameron
Rowland und Verena Paravel wird das Mu-
seum selbst zum Erfahrungsraum. Ein Ort,
der sich nicht nur verdndert, wenn neue
Kunst einzieht — sondern auch dann, wenn
Menschen durch ihn hindurchgehen.
Terminal Piece

Bis 7. Februar 2027

Tolia Astakhishvili. Figure of the Child
Bis 1. November 2026

Cameron Rowland
14. November 2026 bis 4. April 2027

Verena Paravel: Cosmofonia
5. Dezember 2026 bis 30. Mai 2027

M Informationen: www.mumok.at
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PULS!

VvON Arad Dab

Sie kennen sich seit der Schulzeit. Sie wachsen in Wien auf, zwischen Boxclub, Westbahnhof
und Kennedybrucke. Ihre Vater haben ihnen beigebracht, was ein Mann zu sein hat. Stark.
Unverletzlich. Erfolgreich. Doch Milo, Malik und Aria spuren, dass diese alten Regeln nicht mehr
fur sie gelten sollen. In ,PULS!" am Kasino des Burgtheaters erzahlt Arad Dabiri von
Freundschaft, Mannlichkeit und dem schwierigen Versuch, einen anderen Weg zu finden.

Ein Herzschlag ist ein Rhythmus. Gleich-
maRig, zuverlassig, manchmal kaum wahr-
nehmbar. Bis er schneller wird. Bis er rast.
Bis er aus dem Takt gerat.

Auch Milo, Malik und Aria kennen diesen
Rhythmus. Sie sind Freunde, seit sie jung
sind, und Wien ist ihre gemeinsame Land-
schaft: der Boxclub, der Westbahnhof,
die Kennedybricke, Nachte, Gesprache,
Musik und jene Zwischenrdume einer
Stadt, in denen man erwachsen wird, oh-
ne genau zu wissen, was das eigentlich
bedeutet. Milo boxt. Nicht unbedingt,
weil er selbst davon traumt, sondern weil
sein Vater es will. Malik hért zu — aufmerk-
sam, geduldig, immer fur andere da. Nur
von sich selbst erzahlt er kaum etwas.
Und Aria zieht durch die Nachte, dem
nachsten Rausch entgegen, als lief3e sich
darin etwas finden, dasihmimnUchternen
Leben fehlt.

Dreijunge Méanner. Dreiunterschiedliche
Strategien, mit der Welt zurechtzukom-
men. Und doch verbindet sie mehr, als sie
zunachst glauben. Denn da sind ihre Va-
ter. M&nner, die selbst nie ganz aus der
Rolle des Sohnes herausgefunden haben.
Ménner, die ihren Vorstellungen von
Starke, Harte und Mannlichkeit hinterher-
laufen und diese Vorstellungen an ihre
eigenen Soéhne weitergeben. Nicht unbe-
dingt aus Bosheit. Vielleicht aus Unwis-
senheit. Vielleicht, weil auch sie nie ge-
lernt haben, anders zu sein.

Milo, Malik und Aria beobachten das. Und
sie beschlielfen, es anders zu machen.
Doch Muster verschwinden nicht, nur
weil man sie erkannt hat.

Genau dort setzt Arad Dabiris ,PULSI® an.
Der Wiener Autor, der mit seinem Roman
DRAMA bereits auf sich aufmerksam mach-
te und 2023 mit dem Debutpreis des Os-
terreichischen Buchpreises ausgezeich-
net wurde, schreibt Uber eine Generation,
die zwischen Uberlieferten Vorstellungen

Arad Dabiri, Foto Tommy Hetzel

und neuen Mobglichkeiten steht. Seine
Sprache folgt dabei dem Rhythmus der Fi-
guren: leise Monologe wechseln mit
schnellen Dialogen, treibende Verse mit
Momenten des Innehaltens.

Im Zentrum steht eine scheinbar einfache
Frage, die in Wahrheit eine enorme Zumu-
tung sein kann: ,Mir geht’s nicht gut.”

Drei Worter. Eine kleine Wahrheit. Und
vielleicht der erste Schritt aus einem Sys-
tem, in dem GefUhle zu zeigen noch im-
mer als Schwache verstanden wird.
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Was kostet es, diesen Satz auszuspre-
chen?

Vor dem Vater?

Vor den Freunden?

Vor sich selbst?

Und was passiert danach?

In der Regie von Saliha Shagasi, deutscher
Regisseurin und Theaterpadagogin, wird
PULS! zu einer Suche nach dem Moment,
in dem aus ererbten Rollen eigene Ent-
scheidungen werden. Es geht nicht dar-
um, die Vater zu verurteilen oder eine
neue Gebrauchsanweisung fur Mannlich-
keit zu schreiben. Viel spannender ist die
Frage, was entsteht, wenn junge Manner
beginnen, sich selbst zuzuhdren.
Vielleicht ist das der eigentliche Mut:
nicht immer stdrker zu werden, sondern
zuzugeben, dass man manchmal Angst
hat. Nicht alles auszuhalten, sondern Hil-
fe zuzulassen. Nicht schweigend weiter-
zumachen, sondern einen Satz zu sagen,
der alles verandern kann:

Mir geht’s nicht gut...

Der Titel des Stucks verweist dabei auf
etwas sehr Kérperliches. Auf den Puls als
Zeichen des Lebens, aber auch auf Erre-
gung, Angst, Wut und Begehren. Auf einen
Koérper, der verrat, was die Sprache noch
zu verbergen versucht. Milo, Malik und
Aria stehen an einem offenen Punkt ihres
Lebens. Die alten Muster sind stark. Aber
noch ist nichts entschieden. Vielleicht ist
genau das die Hoffnung, die in ,PULSI®
steckt: dass Herkunft nicht Schicksal sein
muss. Dass man die Geschichte, die einem
mitgegeben wurde, nicht einfach weiter-
schreiben muss. Und dass Freundschaft
ein Ort sein kann, an dem Manner lernen,
ihre RUstung abzulegen. Nicht plétzlich.
Nicht ohne Ruckfalle. — Aber gemeinsam.
Premiere: 2. Oktober 2026

Weitere Termine: 9.,15. und 20. Oktober 2026

M Informationen:
www.burgtheater.at



OSTERREICH | Wien | Osterreichische Nationalbibliothek | Prunksaal

Osterreich und der Ungarnaufstand 1956

Im Herbst 1956 wurde Osterreich zum Zu-
fluchtsort fur Hunderttausende Ungarn.
Der Volksaufstand gegen das kommunis-
tische Regime und die sowjetische Besat-
zung wurde blutig niedergeschlagen -
doch an der o&sterreichischen Grenze
entstand eine Welle der Hilfsbereit-
schaft. Die Osterreichische Nationalbib-
liothek erinnert im Prunksaal an ein Kapi-
tel europaischer Geschichte, in dem
Menschlichkeit keine abstrakte Idee

blieb, sondern konkrete Hilfe bedeutete.
Es beginnt mit Hoffnung. Im Oktober 1956
geheninUngarn Menschen auf die Strafle,

zunachst friedlich, getragen vom Wunsch
nach politischer Freiheit und dem Ende
der sowjetischen Vorherrschaft. Was als
Volksaufstand beginnt, wird innerhalb we-
niger Tage zu einem dramatischen Wen-
depunkt der europdischen Nachkriegs-
geschichte. Am 4. November marschie-
ren sowjetische Truppen erneut in Un-
garn ein und schlagen den Aufstand mit
militarischer Gewalt nieder.

Far Zehntausende bedeutet die Eskalati-
on nur noch eines: Flucht. Rund 200.000
Ungar:innen verlassen ihre Heimat und
machen sich auf den Weg Richtung Wes-
ten. Osterreich, selbst erst wenige Jahre
zuvor wieder ein souveraner Staat ge-
worden und im Kalten Krieg neutral, 6ff-
net seine Grenze. In kurzer Zeit werden

aus Grenzregionen Orte der Zuflucht, aus
Bahnhofen Ankunftsorte und aus improvi-
sierten Unterkinften Aufnahmelager.

Die Hilfsbereitschaft ist grof3. Privatper-
sonen, Hilfsorganisationen und staatliche
Stellen organisieren Lebensmittel, Klei-
dung und Unterkinfte. Menschen, die
selbst noch die Entbehrungen der Nach-
kriegszeit kennen, helfen den Flichten-
den. Osterreich wird damit zu einem
wichtigen Schauplatz internationaler So-
lidaritat.

Eine besondere Kraft entwickelt dabei
das Bild. Zeitungen und Nachrichtenagen-

_Il___l

turen berichten Uber die Ereignisse, Fo-
tograf:innen dokumentieren die Ankunft
der Fluchtlinge, die Zustande an der
Grenze und die Hilfsaktionen. Bilder aus
den Aufnahmelagern und den Grenzregi-
onen verbreiten sich international und
machen das Schicksal der Ungar:innen
sichtbar. Fotografie wird zum Medium,
das Distanz Uberwindet: Plotzlich bekom-
men politische Ereignisse Gesichter.

Genau hier setzt die Ausstellung ,Brucke
der Menschlichkeit. Osterreich und der
Ungarnaufstand 1956° im Prunksaal der
Osterreichischen Nationalbibliothek an.
Die Institution bewahrt einen umfangrei-
chen fotografischen Bestand zu den Er-
eignissen des Jahres 1956. Eine Auswahl
bislang wenig bekannter Aufnahmen er-
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offnet nun einen unmittelbaren Blick auf
jene Wochen, in denen sich an Oster-
reichs Grenze Weltgeschichte und
menschliches Schicksal begegneten.

Die Fotografien erzahlen nicht nur vom
politischen Umbruch. Sie zeigen Men-
schen auf der Flucht, erschépfte Fami-
lien, improvisierte Lager und jene, die ih-
nen zur Seite standen. Gerade in dieser
Néahe liegt ihre historische Kraft. Sie ma-
chen aus einer abstrakten Zahlt - 200.000
Gefluchtete - individuelle Geschichten.

Sechzig Jahre spéater erinnern die Bilder
daran, dass Geschichte nicht ausschliel3-

links: Flucht zu FuB nach Andau, Franz Blaha, 1956 * rechts: Gefllichtete kommen in Traiskirchen an, Albert Hielscher, 1956 Fotos: Osterreichische Nationalbibliothek

lich in Regierungserklarungen, Vertragen
und militdrischen Entscheidungen ge-
schrieben wird. Sie entsteht auch dort, wo
Menschen eine Grenze Uberschreiten
mussen und andere entscheiden, sie will-
kommen zu heilen. Der Titel der Ausstel-
lung ist deshalb mehr als eine historische
Beschreibung. Die ,Bricke der Mensch-
lichkeit” steht fir einen Moment, in dem
Osterreich selbst zur Briicke zwischen
Flucht und Sicherheit wurde. In einer Ge-
genwart, in der Fragen von Migration,
Grenzen und politischer Verantwortung
erneut die européischen Gesellschaften
beschéftigen, gewinnen die Fotografien
von 1956 eine bemerkenswerte Aktualitat.
14. Oktober 2026 bis 10. Janner 2027

B Informationen: www.onb.ac.at



Fotos: Osterreichische Nationalbibliothek
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Sk :
oben links: Grenzstation Hegyeshalom-Nickelsdorf wéhrend des Aufstandes, Harry Weber, 1956  obenrechts: Flucht tber den Einser-Kanal bei Pamhagen, Harry Weber, 1956
unten links: Ausreise aus Osterreich in der Danischen Staatsbahn, Fritz Kern, 1956 unten rechts: Spendensammeln vor der Wirtschaftskammer, Alfred Cermak, 1956
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OSTERREICH | Wien | Wiener Aktionsismus Museum

Das Wiener Aktionismus Museum widmet Otto Muehl eine grofle Retrospektive — und stellt sich damit
einer der schwierigsten Figuren der &sterreichischen Nachkriegskunst. Mehr als 150 Werke erzahlen
von radikaler Malerei, Korper, Zerstorung und gesellschaftlicher Utopie, aber auch von einer Biografie,
in der die Vision einer befreiten Gesellschaft in Machtmissbrauch und Gefangnisstrafe umschlug.

Wie l&sst sich eine solche Kunst heute zeigen? Und kann man das Werk vom Leben trennen?

Es gibt Ausstellungen, die Kunstgeschich-
te erzéhlen. Und es gibt Ausstellungen,
die sich selbst einer kunsthistorischen
Zumutung stellen. ,Otto Muehl. Kunst am
Abgrund® gehért eindeutig zur zweiten
Kategorie.

Das Wiener Aktionismus Museum, kurz
WAM, eréffnete im September 2026 eine
umfassende Ausstellung Uber einen der
radikalsten und zugleich umstrittensten
Vertreter des Wiener Aktionismus. Mehr
als 150 Gemalde, Objekte, Filme und
Druckgrafiken zeichnen Muehls kunstleri-
sche Entwicklung von den frahen 1960er
Jahren bis zu seiner Verhaftung und Ver-
urteilung nach. Sechs Kapitel fuhren
durch ein Werk, das die Grenzen zwischen
Malerei, Aktion, Kérper und Gesellschaft
auflosen wollte — und schliefflich un-
trennbar mit einer zutiefst verstdrenden
Biografie verbunden ist.

Dass diese Ausstellung stattfindet, ist des-
halb nicht selbstverstandlich. Sie verlangt
vom Museum mehr als die Prasentation
bedeutender Kunst. Sie verlangt Haltung.
,Otto Muehl zu zeigen, ist fur mich nach 40
Jahren als Ausstellungsmacher, Direktor
des Kunstforums und Generaldirektor der
Albertina, eine groRe Herausforderung®,
sagt Prof. Dr. Klaus Albrecht Schréder, Di-
rektor des Wiener Aktionismus Museums.
Die Abwéagung zwischen &sthetischen und
kunsthistorischen Fragen und den Folgen
eines Lebens ,am Abgrund® sei ein
Balanceakt, der auch die heutige Bewer-
tung von Muehls Kunst beeinflusse. Genau
diesen Balanceakt macht die Ausstellung
zum Gegenstand. Sie will kein Urteil vor-
wegnehmen. Vielmehr, so Schroder, habe
die Ausstellung ,vorrangig das Ziel, die Be-
sucherinnen und Besucher zu ermachti-
gen, sich ein eigenes Urteil Uber die Kunst
Otto Muehls zu bilden.”

Das ist ein anspruchsvoller Ansatz. Denn
Muehls Kunst entstand aus einer radika-

Otto Muehl [1925-2013), ,Materialaktion Nr 7: Nabel-
schnur - Darstellung einer Geburt*, 16. Mai 1964,
Wohnung Muehl, Obere Augartenstrafe 14al29,
1020 Wien, mit: Gertrude Eder, slw Fotografie,

Foto: Ludwig Hoffenreich, Sammlung WIENER AKTIONISMUS MUSE-
UM, Foto: WIENER AKTIONISMUS MUSEUM | Manuel Carreon Lopez
© Bildrecht, Wien 2026

len Absage an die traditionelle Vorstel-
lung vom autonomen Kunstwerk. Der
Bildtrager wurde zerstért, Farbe wurde
geschuttet, verschmiert und geschleu-
dert, der menschliche Kérper zum Mate-
rial. Gemeinsam mit Gunter Brus, Her-
mann Nitsch und Rudolf Schwarzkogler
entwickelte Muehl in den 1960er Jahren
eine Kunst, die nicht mehr allein betrach-
tet, sondern erlebt, provoziert und kor-
perlich erfahren werden wollte.

Der Wiener Aktionismus war ein Angriff
auf die burgerliche Ordnung undihre ver-
drangten Tabus. Sexualitat, Aggression,
Tod, Schmerz und Kérperlichkeit wurden
zu kunstlerischen Themen. Das radikale
Geschehensollte das Kunstwerk aus dem
Rahmen befreien und zugleich gesell-
schaftliche Grenzen sichtbar machen.
Bei Muehl verband sich diese kinstleri-
sche Radikalitdt zunehmend mit einer ge-
sellschaftlichen Utopie. 1972 grindete er
die Aktionsanalytische Organisation und
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die Kommune am Friedrichshof. Was zu-
nachst als Gegenentwurf zur burgerli-
chen Kleinfamilie und zu traditionellen
Eigentums- und Lebensformen gefeiert
wurde, entwickelte sich zu einem autori-
tér gepréagten sozialen System. Die |dee
der Befreiung schlug in ihr Gegenteil um.
Schréder beschreibt diese Entwicklung
als eine Bewegung ,von der Gesellschafts-
utopie zur Dystopie®. In den 1970er Jahren
sei die Uberwindung der Kleinfamilie, die
Vergemeinschaftung des Eigentums und
die Aktionsanalyse auf Grundlage der The-
orien Wilhelm Reichs vielfach als Hoffnung
auf eine befreite Gesellschaft verstanden
worden. Zwei Jahrzehnte spéter, so Schroé-
der, fuhrten diese Hoffnungen schliefilich
zur Verurteilung Muehls zu sieben Jahren
Gefangnis wegen sexuellen Missbrauchs
von Unmundigen und Minderjahrigen.

Hier liegt der eigentliche Abgrund dieser
Ausstellung: nicht allein in der Radikalitat
der Kunst, sondern in der Frage, was ge-
schieht, wenn die Grenzen zwischen
Kunst und Leben tatséachlich aufgehoben
werden. Denn Muehl wollte nicht nur
Kunst machen. Seine Vorstellung vom Le-
ben selbst war Teil seines kinstlerischen
Projekts. Damit stellt sich eine Frage, die
weit Uber seine Person hinausweist: Kann
ein Werk, das aus einer problematischen
Lebenspraxis hervorgegangen ist, unab-
hangig davon betrachtet werden? Oder
tragt es die Geschichte seines Schopfers
unweigerlichin sich?

Das WAM beantwortet diese Frage nicht
mit einer einfachen Formel. Stattdessen
macht es die Entwicklung sichtbar.

Den Auftakt bilden Muehls aktionistische
Malerei und die Destruktion des Tafelbil-
des. Es folgen ausgewahlte Aktionen aus
der Kernzeit des Wiener Aktionismus so-
wie die groll angelegte Serie der Politiker-
portréats, in denen Muehl Persénlichkeiten
wie Ho ChiMinh, Konrad Adenauer, Charles



de Gaulle, Mosche Dajan, Mao Tse-tung
oder Prinz Charles darstellte. Damit zeigt
sich eine weniger bekannte Seite seines
Schaffens: der Kunstler als Beobachter
und Interpret politischer Macht.

Einen weiteren Schwerpunkt bilden die
Jahre nach der Grindung der Kommune.
Muehl kehrt zur Malerei zurtck und setzt
sich zu Beginn der 1980er Jahre mit dem
Neo-Expressionismus der ,Neuen Wilden®
auseinander. Spater entstehen Serien, in
denen die lineare Zeichnung dominiert.
Die Landschaft der Parndorfer Heide wird
zum Gegenbild einer aus den Fugen gera-
tenen Welt — Ruhe und Schdnheit stehen
einem biografischen und gesellschaftli-
chen Verlust von Stabilitat gegentber.
Bemerkenswert ist auch, was die Ausstel-
lung nicht zeigt. Werke, auf denen Miss-
brauchsopfer zu sehen sind, wurden aus-
geschlossen. Ebenso verzichtet das Mu-
seum auf Arbeiten aus der Serie ,Unfalle
im Haushalt®, die im Rahmen von Foto-
Selbstdarstellungsaktionen entstanden.
Fiarausgestellte Werke, auf denen Perso-
nen erkennbar sein kdnnten, wurden Ein-
willigungen der Abgebildeten eingeholt.

Auch darin zeigt sich, dass eine Retros-
pektive heute anders funktionieren muss
als eine klassische Werkschau. Die Frage
ist nicht nur, was gezeigt werden kann,
sondern auch, was gezeigt werden soll
und unter welchen Bedingungen.

Schréder formuliert das Problem grund-
satzlicher: ,All diese Fragen werden ne-
ben der Darstellung des umfangreichen
aktionistischen und malerischen Werks
Gegenstand dieser Retrospektive sein.”
Es geht also nicht darum, Muehl nachtrag-
lich zum unangreifbaren Kunstlergenie zu
stilisieren. Ebenso wenig soll seine Kunst
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allein durch seine Verfehlungen zum
Schweigen gebracht werden.

Das ist unbequem - und gerade deshalb
relevant. Das Wiener Aktionismus Muse-
um selbst versteht sich als dauerhafter
Ort fur eine der wichtigsten &sterreichi-
schen Kunstrichtungen nach 1945. Die
weltweit bedeutende Sammlung umfasst
die Werke der vier Hauptprotagonisten
Gunter Brus, Otto Muehl, Hermann Nitsch
und Rudolf Schwarzkogler sowie Frih-
werke von Adolf Frohner und Alfons
Schilling. Collagen, Siebdrucke, Plakate,
Fotografien, Filme und umfangreiches
Archivmaterial sollen nicht nur prasen-
tiert, sondern auch fur die Forschung zu-
ganglich gemacht werden.

Die Muehl-Retrospektive ist damit zu-
gleich ein programmatisches Statement

P @ |

. |

oben links: Otto Muehl, ,Materialaktion Nr. 26: Nah-
rungsmitteltest®, 1966, Farbfotografie, Sammlung Ju-
lius Hummel, Wien Foto: Galerie Hummel © Bildrecht, Wien 2026
* obenrechts: Otto Muehl, ,Nahrungsmitteltest, 1966,
Holzrahmen mit Platte, collagiert, Olfarbenbema-
lung, Sammlung Julius Hummel, Wien foto: Galerie
Hummel © Bildrecht, Wien 2026 * unten: Otto Muehl, ,Ohne
Titel“, 1983, Mischtechnik auf Leinwand, Sammlung
WIENER AKTIONISMUS MUSEUM Foto: WIENER AKTIO-
NISMUS MUSEUM | Manuel Carreon Lopez © Bildrecht, Wien 2026

des neuen Museums. Sie zeigt, dass Kunst-
geschichte nicht dort endet, wo Biogra-
fien schwierig werden. Im Gegenteil:
Manchmal beginnt die eigentliche Ausei-
nandersetzung genau dort.

,Kunst am Abgrund“ bedeutet deshalb
nicht,in den Abgrund zu blicken und dabei
die Kunst zu vergessen. Es bedeutet, bei-
des auszuhalten: die asthetische Radikali-
tat eines Werks und die moralische Er-
schitterung, die seine Entstehungsge-
schichte heute hervorruft.

Vielleichtist das die anspruchsvollste Form
von Museumsarbeit: nicht zu erkldren, was
wir Uber einen Kunstler denken sollen,
sondern einen Raum zu schaffen, in dem
wir gezwungen sind, genauer hinzusehen.
10. September 2026 bis 10. Januar 2027

M Informationen: https:/lwieneraktionismus.at



FERIINY OSTERREICH | Niederdsterreich | Haydnregion Niederdsterreich

VWO die Klassik zu Hause

ST

Der musikalische Herbst in der Haydnregion Niederdsterreich halt noch einige besondere
Entdeckungen bereit: Von kammermusikalischen Raritaten in Schloss Mannersdorf Uber historische
Blaserklange im Barockschloss Kittsee bis zum stimmungsvollen Advent im Haydnhaus reicht das
Programm der kommenden Monate. Den Abschluss bilden ein musikalisches Erlebnis fur junge
Haydn-Fans und die ,Preziosen der Kammermusik® in Schloss Rohrau. Ein Konzertreigen, der zeigt,

wie lebendig, Uberraschend und grenzenlos die Welt der Klassik sein kann.

Manchmal beginnt eine musikalische Rei-
se dort, wo alles seinen Anfang nahm. In
Rohrau, einem kleinen Ort im niederds-
terreichischen Weinland, steht jenes be-
scheidene Bauernhaus, in dem Joseph
Haydn und sein Bruder Michael geboren
wurden. Zwei Komponisten, deren Musik
weit Uber die Grenzen ihrer Heimat hin-
auswirkte und die européaische Musikge-
schichte entscheidend mitpragten. Heu-
te ist das Haydn Geburtshaus Ausgangs-
punkt far eine auBergewdhnliche Kon-
zertreise durch eine ganze Region.

Einladung, Musik dort zu erleben, wo Ge-
schichte, Landschaft und Kultur eine ganz
eigene Verbindung eingehen.

Die Schauplatze konnten unterschiedli-
cher kaum sein. Historische Schlésser
und Kirchen gehdren ebenso dazu wie die
antike Rémertherme in Carnuntum oder
ein traditionsreicher Heuriger in Gottles-
brunn. Jeder dieser Orte erzéhlt seine
eigene Geschichte - und veréandert zu-
gleich den Blick auf die Musik. Haydns
Kompositionen begegnen dabei nicht nur
dem Konzertsaal, sondern ihrem histori-

links: Maria & Martin lvanov o Kulturverein Amadeusite * rechts: Barucco Harmonie © Barucco

Noch bis 13. Dezember 2026 ladt die
Haydnregion Niederdsterreich unter
dem Motto ,Grenzenlos klassisch® dazu
ein, die Musik der Wiener Klassik neu zu
entdecken. Rund 30 Veranstaltungen an
14 Spielorten in zwolf Gemeinden verbin-
den dabeihdchste kiinstlerische Qualitat
mit besonderen Orten und regionaler At-
mosphdare. Das Ergebnis ist weit mehr als
eine klassische Konzertreihe: Es ist eine

schen und kulturellen Umfeld. Das Haydn
Geburtshaus in Rohrau bildet dabei das
kulturelle Herzstlck der Region. Seit sei-
ner Wiedererdffnung nach umfassender
Renovierung im Jahr 2017 hat sich das
Haus zu einem Uberregionalen Anzie-
hungspunkt entwickelt. Die besondere
Atmosphére des historischen Gebaudes
macht nachvollziehbar, aus welchem Um-
feld jene beiden Musiker stammen, deren
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Werke spater an den groflen europaéi-
schen Héfen und in den Konzertsalen der
Welt erklingen sollten.

Auch das Programm 2026 richtet den
Blick auf die vielfaltigen Beziehungen in-
nerhalb der Wiener Klassik. Kinstleri-
scher Leiter Dr. Michael Linsbauer stellt
dabei insbesondere die musikalischen
und persoénlichen Verbindungen zwi-
schen Wolfgang Amadeus Mozart sowie
Joseph und Michael Haydn ins Zentrum.
Erganzt wird dieser Schwerpunkt durch
kammermusikalische Kostbarkeiten, sym-

[ Im.

|

phonische Schlisselwerke, Solokonzer-
te und geistliche Monumentalwerke.

Ein besonderer Hohepunkt erwartet das
Publikumam?.November beider ,Rhapso-
die im Schloss” in Mannersdorf. Das Musi-

kerehepaar Maria Ramalchanova an der Vi-
oline und Martin Ivanov am Klavier trifft auf
den jungen, vielfach ausgezeichneten nie-
derdsterreichischen Klarinettisten Samuel
Neubauer. Kammermusikalische Raritdten



treten in einen spannenden Dialog mit Jo-
seph Haydns berthmtem ,Zigeunertrio®
und seiner 94. Symphonie, der ,Mit dem
Paukenschlag®. Ein Abend, der zeigt, wie
Uberraschend frisch die Musik der Klassik
klingen kann, wenn sie in neue Besetzungen
und Perspektiven Uberfuhrt wird.

Grenzen Uberschreitet die Haydnregion
auch geografisch: Am 21. November fuhrt
der Weg erstmals ins benachbarte Bur-
genland. Im prachtvollen Barockschloss
Kittsee gastiert das Originalklang-Ensem-
ble Barucco mit ,Pathétique”. Auf histori-
schen Blasinstrumenten erklingt Harmo-
niemusik mit Auszigen aus Haydns ,Jah-
reszeiten“ und Beethovens ,Pathétique”
sowie Werken von Paul Anton Wranitzky
und Paul Resch. Eine musikalische Begeg-
nung, die hérbar macht, wie stark Haydns
kompositorisches Erbe seine Zeitgenos-
senund Nachfolger inspirierte.

Im Advent wird es schliefilich personli-
cher und familidrer. Beim ,Advent im
Haydnhaus®“ am 28. November verbindet
die BruckZuckMusi traditionelle Volksmu-
sik mit klassischen Elementen und moder-
nen Klangfarben. Das 2021 gegrindete
Ensemble vereint musikalische EinflUsse
aus Salzburg sowie Ober- und Niederds-
terreich. Verena Scheitz fuhrt mit Humor,

Charme und Feingefuhl durch den Abend
und bringt adventliche Geschichten und
Texte mit.

Auch das junge Publikum bekommt seinen
eigenen Platz in der Haydnregion. ,Ein
Koffer voller Wunderklange® l&dt am 6.
Dezember Kinder von sechs bis zwolf
Jahren zu einer musikalischen Adventge-
schichte ins Haydn Geburtshaus. Das Ac-
cio Piano Trio begibt sich dabei auf die
Spuren eines mysteridsen Koffers von
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oben: Samuel Neubauer © Amar Mehmedinovic
links: ELloise Bella Kohn © Marianne Rosenstiehl

,Papa Haydn“ - eine spielerische Annahe-
rung an Musik, Geschichte und die faszi-
nierende Welt des Komponisten.

Den kronenden Abschluss bildet am 13.
Dezember das traditionelle Saisonfinale
,Preziosen der Kammermusik® in Schloss
Rohrau. Rund um den franzdsischen Gei-
ger Rémy Ballot und die Klaviervirtuosin
Eloise Bella Kohn versammeln sich her-
ausragende Solistinnen und Solisten. Auf
dem Programm stehen Werke von Jo-
seph und Michael Haydn ebenso wie von
Franz Schubert — und damit Musik, die ei-
ne direkte Brucke von der Wiener Klassik
zur Romantik schlagt.

So erweist sich die Haydnregion Nieder-
Osterreich 2026 als musikalisches Panora-
ma, das Vergangenheit und Gegenwart
miteinander verbindet. Sie erzahlt nicht
allein von zwei groflen Komponisten, son-
dern von einer Region, in der Musikge-
schichte greifbar wird. Wer sich auf diese
Reise begibt, erlebt Klassik nicht als abge-
schlossene Epoche, sondern als lebendi-
ge Kunstform - unmittelbar, Uberra-
schend und immer wieder neu.

M Informationen:
www.haydnregion-noe.at



AUSSIIENEUNTER OSTERREICH | Niederdsterreich | Kunstmeile Krems | Kunsthalle Krems

Phyllida Barlow: Wo Skulptur

den Kaum verandert

Sie stapelt, schichtet, faltet, bricht und tirmt: Phyllida Barlow hat aus einfachen Materialien eine
radikal eigenstandige Sprache der Skulptur entwickelt. Ihre raumgreifenden Arbeiten wirken
zugleich monumental und improvisiert, fremdartig und vertraut. Die Kunsthalle Krems widmet der
2023 verstorbenen britischen Bildhauerin erstmals eine monografische Ausstellung in Osterreich
und macht ihre Skulpturen als kérperlich erfahrbare Architektur erlebbar.

Was passiert, wenn eine Skulptur nicht
einfachim Raum steht, sondernihn veran-
dert? Wenn sie Wege versperrt, Sicht-
achsen unterbricht, Enge erzeugt und
den Blick zwingt, seine Richtung zu wech-
seln? Bei Phyllida Barlow wird der Aus-
stellungsraum selbst zum Material. Ihre
Arbeiten beanspruchen Platz, schieben
sich in Durchgange, tirmen sich auf und
wirken dabei oft so, als kdnnten sie im
nadchsten Moment kippen. Nichts scheint
endgultig, vieles bewusst provisorisch.

Barlow, die zu den bedeutendsten Bild-
hauerinnen der Gegenwart zahlt, entwi-
ckelte Uber Jahrzehnte eine radikal ei-
genstandige Formensprache. Holz, Gips,
Mullbinden, Plastik oder Polyurethan ge-
héren zu ihrem bevorzugten Vokabular -
Materialien, die im Alltag banal erschei-
nen, in ihren Handen jedoch eine Uberra-
schende physische und visuelle Wucht
entfalten. Sie werden gebrochen, gefal-

oben: Phyllida Barlow, Installationsansicht, 2017, © phytiida

Barlow Estate. Courtesy the Phyllida Barlow Estate and Hauser & Wirth,
. . “
Foto: Ruth Clark * unten: Phyllida Barlow, ,,ohne Titel’, 2014

© Phyllida Barlow Estate. Courtesy the Phyllida Barlow Estate and Hauser

& Wirth, Foto: Alex Delfanne
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tet, gestapelt und aufgeschichtet, mit
Farbe Uberzogen und malerisch bear-
beitet. Die Oberflache ist dabei nie
bloRe Huille. Sie erzahlt vom Prozess,
vom Eingreifen der Kanstlerin und von
der Spannung zwischen Konstruktion
und Zerfall.

Gerade dieses Spannungsfeld macht
Barlows Skulpturen so eindringlich.
Sie ké&nnen wie Fragmente einer Ar-
chitektur erscheinen, wie Uberreste
einer Stadt oder Teile einer Land-
schaft, deren Ordnung langst verlo-
ren gegangen ist. Aus einzelnen Ob-
jekten entstehen dichte, vielschichti-
ge Umgebungen, die zwischen Monu-
ment und Ruine, Aufbau und
Zerstoérung oszillieren. Die Assoziati-
on an dystopische Szenarien ist dabei
naheliegend. In Barlows Arbeiten
schwingt zudem die Erinnerung an das
kriegszerstorte London ihrer Kindheit
und Jugend mit - eine Erfahrung, die
sich nicht als konkrete Erzahlung, son-
dernals Atmosphére in ihre plastische
Sprache eingeschrieben hat.
International grofe Aufmerksamkeit
erhielt Barlow insbesondere 2017 mit
ihrem Beitrag fur den britischen Pavil-
lon der Biennale di Venezia. Auch dort
ging es nicht darum, einen Raum ledig-
lich zu bespielen. Barlow griff in seine
Struktur ein, verdnderte seine Wahr-
nehmung und machte Architektur zum
Teil der kunstlerischen Arbeit. lhre
Skulpturen wurden zu Hindernissen,
Landschaften und Situationen, die sich
erst durch die Bewegung des Publi-
kums erschlossen.

Diese koérperliche Dimension ist ent-
scheidend fur Barlows Kunst. lhre



Phyllida Barlow, Installationsansicht, 2014 © Phyllida Barlow Estate. Courtesy the Phyllida Barlow Estate and Hauser & Wirth, Foto: Ken Adlard

Werke wollen nicht nur betrachtet wer-
den. Sie fordern den Kérper heraus: Wie
nah kann man herangehen? Wo fuhrt der
Weg vorbei? Was verbirgt sich hinter ei-
ner Konstruktion? Und wie veréndert sich
ein Werk, wenn man es aus einer anderen
Perspektive betrachtet? Aus der Begeg-
nung zwischen Kérper, Material und Raum
entsteht eine Kunst, die unmittelbar und
zugleich rétselhaft bleibt.

Die Kunsthalle Krems prasentiert nun

erstmals in Osterreich eine monografi-
sche museale Retrospektive der Kinstle-
rin. Grofformatige Installationen und Ein-
zelskulpturen treffen auf Modelle, Ge-
malde und Arbeiten auf Papier. Gerade
die Maquetten erdffnen einen zusatzli-
chen Blick auf Barlows Arbeitsweise: Sie
zeigen, wie aus kleinen, scheinbar beildu-
figen Versuchsanordnungen jene monu-
mentalen raumlichen Situationen entste-
hen konnten.
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Phyllida Barlow hat der Skulptur ihre
Schwere nicht genommen — sie hat sie
neu erfahrbar gemacht. lhre Kunst han-
delt von Material, Konstruktion und Zer-
stérung, vor allem aber von der unauflds-
baren Beziehung zwischen Werk und
Raum. In Krems wird diese Beziehung
selbst zum eigentlichen Erlebnis.

21. November 2026 bis 29. Marz 2027

M Informationen:
www.kunstmeile.at
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Vom 13. bis 30. September 2026 wird Linz zum musikalischen Ausnahmezustand. Unter dem Motto ,endlich”®
ladt das Brucknerfest dazu ein, den Augenblick zu feiern — zwischen Vergangenheit und Zukunft, Endlichkeit
und Unendlichkeit. Anton Bruckners Musik bleibt dabei das Fundament, wird aber Uberraschend neu gehort,
weitergedacht undin Dialog mit Jazz, Literatur, Film, Improvisation und zeitgendssischer Musik gebracht.

Endlich fangt es an. In diesem kleinen
Wort steckt bereits das ganze Span-
nungsfeld des Brucknerfestes Linz 2026:
die Vorfreude auf einen Beginn, aber
auch das Bewusstsein dafir, dass jeder
Anfang ein Ende in sich tragt. Ein Festival
ist immer zeitlich begrenzt — und doch
entsteht in seinen besonderen Momen-
ten das Geflhl, Zeit kdnne flr einen Au-
genblick stillstehen. Genau diesem Para-
dox widmet sich das diesjahrige Bruck-
nerfest. ,Endlich® wird zum Motto und zur
Einladung, sich ganz auf das Hier und Jetzt
einzulassen.

Der Gedanke fihrt zum ,Nunc stans®, dem
,stehenden Jetzt“ jenem kostbaren Mo-
ment, in dem Vergangenheit und Zukunft
fur einen Augenblick zusammenfallen. Mu-
sik besitzt die besondere Kraft, einen sol-
chen Zustand entstehen zu lassen. Ein
Klang beginnt, entfaltet sich und verklingt
- und kann dennoch eine Zeitlosigkeit er-
zeugen, die weit Uber seine Dauer hinaus-
reicht. Das Brucknerfest mdchte diesen
Raum &ffnen: einen Ort der Konzentration
und Begegnung, an dem Musik nicht nur
gehort, sondern gemeinsam erlebt wird.
Anton Bruckners Musik bildet dabei das
ténende Fundament. Doch wer ein klassi-
sches Brucknerfest erwartet, das sich
ausschliellich im vertrauten Konzertsaal
bewegt, wird Uberrascht sein. Bruckner
begegnet 2026 dem Unerwarteten: Er
wird improvisiert, neu kontextualisiert,
arrangiert und kreativ weitergedacht. Sei-
ne Musik tritt in Dialog mit anderen Epo-
chen, Genres und Kunstformen. So ent-
steht ein Festival, das Tradition nicht als
abgeschlossenes Kapitel versteht, son-
dern als Ausgangspunkt fir neue Fragen.
Schon der Auftakt am 13. September
macht diese Offenheit deutlich. Im Gro-
Ren Saal des Brucknerhauses verbindet

oben: Jugendsinfonieorchester © Reinhard Winkler
Mitte: Cameron Carpenter © Dovile Sermokas
unten: Fleur Barron © Victoria Cadisch

der Festakt Werke von Ture Rangstréom
und Bruckner mit einer Urauffihrung von
Thomas Doss. Bruckners Orchestrierung
des Kopfsatzes von Beethovens ,Pathé-
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tique® schlagt zugleich eine Bricke zu ei-
nem anderen groflen Komponisten. Paral-
lel verlasst die Musik das Konzerthaus: Se-
verin Trogbachers ,Taschensymphonie®
bringt Bruckners Motive in Krankenhauser,
Parks und Gassen. Musik wird damit Teil des
stadtischen Alltags — unmittelbar, Uberra-
schend und fur alle zugéanglich.

Am Abend flihrt Markus Poschner das
Bruckner Orchester Linz in die Natur.
Beethovens ,Pastorale” trifft auf Debus-
sys ,La Mer*: Hirtenszenen und Vogelge-
sang begegnen dem Rauschen des Mee-
res. Am folgenden Tag 6ffnet sich ein wei-
terer musikalischer Horizont. Jazzpianist
Brad Mehldau und Kirill Gerstein verbin-
den Werke von Brahms, Fauré und Ligeti
mit Improvisation und Mehldaus eigener
Musik. Klassik wird hier nicht museal be-
wahrt, sondern als lebendige Sprache
verstanden.

Uberhaupt setzt das Festival auf Begeg-
nungen, die Uberraschen. Austrofred
schlipft am 15. September in die Rolle
Bruckners und betrachtet dessen Leben
mit einer gehoérigen Portion Humor. Das
Atalante Quartett liefert dazu den musi-
kalischen Kontrapunkt. Einen Tag spater
wird es existenziell: Das Mahler Academy
Orchestra widmet sich Gustav Mahlers
Neunter Symphonie und den ,Kinderto-
tenliedern® — gespielt auf historischen
Instrumenten und unter der Leitung von
Philipp von Steinaecker.

Auch gesellschaftliche Themen finden ih-
ren Platz. Am 17. September treffen Kunst
und Inklusion aufeinander, wenn Men-
schen mit Beeintrachtigungen Bruckner-
Portrats prasentieren, begleitet von der
Band Schén und Laut. Literatur wiederum
kommt mit Lars Eidinger und George
Kranzins Festival: Thomas Braschs Liebes-
gedichte werden zu einem Abend Uber
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Leidenschaft, Verlust und die Abgrinde
menschlicher Beziehungen.
Die Grenzen zwischen Kunstformen ver-
schwimmen weiter. Tschaikowskis ,Pathé-
tique” trifft auf Bernd Alois Zimmermanns
Trompetenkonzert; H&kan Hardenberger
Ubernimmt den Solopart, dirigiert wird
von Anna Rakitina. Am 20. September wird
Luchino Viscontis Film ,Senso® aus dem
Jahr 1954 mit Bruckners Siebter Sympho-
nie verbunden. Kino, Musik und Geschich-
te treten in einen Dialog, der zeigt, wie
unterschiedlich ein und derselbe Stoff

durch Zeit und Medium wahrgenommen
werden kann.

Dann wird es ganz intim: Im Alten Dom in-
terpretiert Christian Tetzlaff am 23. Sep-
tember Bachs Sonaten und Partiten fur
Violine solo. Wo sonst Bruckners Orgel-
musik zu erwarten ware, steht allein die
menschliche Stimme des Instruments im
Raum. Ein Moment grofler Konzentration
- und vielleicht einer jener ,stehenden
Jetzt“-Augenblicke, denen das Festival
gewidmet ist.

Auch die jungere Generation wird ange-
sprochen. Cameron Carpenter begleitet
am 25. September Charlie Chaplins Stumm-
film ,The Tramp® improvisierend an der Or-
gel. Einen Tag spater verwandelt sich das
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Brucknerhaus in eine Festivallandschaft
mit Workshops, FUhrungen, Konzerten und
Kreativstationen. Am Abend folgt ein Or-
gelprogramm mit Bach, Debussy und
Bruckner. Das Festival zeigt damit, dass mu-
sikalische Neugier keine Frage des Alters
sein muss. Am 27. September wird schliel3-
lich das Brucknerhaus selbst zum Protago-
nisten. Zum Tag des Denkmals &ffnen sich
Raume, Architektur und Klang treten mitei-
nander in Beziehung. Am Abend folgt Wolf-
gang Sausengs ,Frihling. Leeres Land” nach
einem Text von Ingeborg Bachmann — ein
Werk zwischen Musiktheater und existen-
ziellem Szenario. Und das Festival verlasst
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weiterhin bewusst die klassischen Konzert-
orte. In einer Trendsporthalle werden am
28. September die Wasserfalle des sud-
amerikanischen Flusses lguaz( zum Aus-
gangspunkt fur Georg Friedrich Haas’
Jguazl superior, Christoph Sietzen und
Motus Percussion bringen Rhythmus in ei-
ne Umgebung, in der man ihn vielleicht
nicht erwartet hatte. Bruckner wiederum
begegnet dem Jazz, wenn Martin Gassels-
berger und Klaus Dickbauer seine Themen
neu interpretieren.

So entsteht Uber die 18 Festivaltage ein
musikalisches Panorama, das weit Uber
Bruckner hinausweist und doch immer wie-

oben von links nach rechts:

Severin Trogbacher © Carina Antl

Brad Mehldau © Yoshika Horita

Klaus Dickbauer, Martin Gasselsberger
© Bernhard Brunmair
Markus Poschner
© Robert Josipovic

Christian Tetzlaff
© Giorgia Bertazzi

der zu ihm zurtckkehrt. Weltstars wie Brad
Mehldau und Christian Tetzlaff stehen ne-
ben herausragenden dsterreichischen Mu-
sikerinnen und Musikern. Das BBC Philhar-
monic Orchestra, die BBC Singers und das
Mahler Academy Orchestra treffen auf das
Bruckner Orchester Linz. Urauffihrungen
begegnen Meisterwerken, Deblts stehen
neben Abschiedskonzerten.

Auch der Festivalabschluss am 30. Sep-
tember folgt diesem Prinzip. Anja Bihlmai-
er dirigiert das BBC Phitharmonic Orchest-
raund die BBC Singersin Johannes Brahms’
,Deutschem Requiem®. Mit Nardus Wil-
liams und Joshua Hopkins erganzt eine in-
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ternationale Solistenbesetzung das En-
semble. Ausgerechnet Brahms, Bruckners
grofRer musikalischer Antipode, beschlieft
das Festival. Sein Requiem spricht von
Trost, Menschlichkeit und Vergénglichkeit
- und fahrt damit unmittelbar zurtck zum
Leitgedanken des Festivals.

Denn ,endlich® meint hier nicht nur das
Ende, sondern auch die Sehnsucht nach
dem Beginn. Es bedeutet: Endlich geht es
los. Endlich begegnen wir einander. End-
lich wird Musik wieder zum gemeinsamen
Erlebnis. Und zugleich erinnert das Wort
daran, dass jeder Augenblick vergeht.
Vielleicht liegt gerade darin die besonde-
re Kraft dieses Brucknerfestes. Es ver-
sucht nicht, die Zeit anzuhalten — sondern
macht ihre Vergédnglichkeit hérbar. In
Bruckners Symphonien, in einer Improvi-
sation, einem Gedicht, einem Film, einem
Trompetenton oder einem Moment voll-
kommener Stille kann jene zeitlose Zeit
entstehen, in der wir fur einen Augenblick
aus dem Alltag heraustreten.

Linz wird so zum Resonanzraum zwischen
Vergangenheit und Zukunft. Das Bruck-
nerhaus offnet seine Sale, die Stadt ihre
Straflen und ungewohnlichen Orte. Und
Uberall entsteht die Mdglichkeit, Musik
anders zu erleben: nicht als fertiges
Denkmal, sondern als lebendigen Pro-
zess. Wenn E-Gitarrenklange plétzlich
durch die Stadt ziehen, Bruckners Motive
in Parks und Krankenhausern auftauchen,
Jazzmusiker improvisieren, eine Geige im
Alten Dom allein zu héren ist oder in ei-
ner Skaterhalle rhythmische Wasserwel-
ten entstehen, dann wird deutlich, was
sendlich®in diesem Jahr bedeutet.
Endlichist Brucknerfest!

13. bis 30. September 2026

M Informationen:
www.brucknerhaus.at
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Nale

-lags

Wenn die Kunst die Warnsignale nicht Ubersehen will

Rote Fahnen sind langst Uberall. In Bezie-
hungen markieren sie toxisches Verhal-
ten, im Internet sind sie zum Meme ge-
worden, politisch warnen sie vor allem,
was nicht ins gewlnschte Weltbild passt.
Der steirische herbst 26 macht aus dem
Warnsignal ein Programm: Unter dem Ti-
tel ,Red FLags“ widmet sich die 59. Festi-
valausgabe den Konflikten unserer Ge-
genwart — und weigert sich, dort wegzu-
schauen, wo es unbequem wird.

Manchmal gendgt ein kleines rotes F&hn-
chen. Ein Satz, eine Haltung, eine Abwei-

links: Intendantin und Chefkuratorin Ekaterina Degot Foto:

chung von der vermeintlich richtigen Li-
nie. In der Dating-Kultur ist die ,Red Flag®
langst ein vertrautes Symbol: Sie signali-
siert, dass mit dem Gegenlber etwas
nicht stimmt. Vorsicht, Abstand halten,
weitergehen. Inzwischen hat sich der Be-
griff weit Uber Beziehungsratgeber und
Social Media hinaus ausgebreitet. Er ist
zum politischen Warnzeichen geworden
- und damit zu einem bemerkenswerten
Spiegelunserer Zeit.

Dennwahrend wir lernen, immer schneller
problematische Signale zu erkennen,
scheint gleichzeitig die Bereitschaft zu
schwinden, Konflikte tatsdchlich auszutra-

gen. Man zieht sich zurlck, sucht sichere
Raume, vermeidet Konfrontationen. Der
steirische herbst macht das Gegenteil.
,Red Flags” nimmt die Warnsignale ernst —
gerade indem das Festival ihnen nicht aus-
weicht.Die Ausgangslage ist alles andere
als abstrakt. Rund um uns verdichten sich
beunruhigende Entwicklungen: Antidiskri-
minierungsprogramme werden zurdckge-
fahren, Migration wird zunehmend als Be-
drohung verhandelt, die Meinungsfreiheit
gerat unter Druck, patriarchale Strukturen
erleben eine neue Selbstverstandlichkeit.

Gleichzeitig wird zeitgendssische Kultur
finanziell unter Druck gesetzt und gesell-
schaftlich marginalisiert. Selbst die Errun-
genschaften der Moderne stehen plotz-
lich wieder zur Debatte.

Was dabei als ,radikal” oder ,gefahrlich®
gilt, hat sich verschoben. Bereits Forde-
rungen nach Gleichberechtigung und So-
lidaritat kdnnen zum politischen Reizwort
werden. Mitte-links-Positionen werden
als extrem etikettiert, wahrend sich die
politische Mitte nach rechts bewegt. Die
rote Fahne wird gehisst, obwohl weit und
breit niemand tatsachlich eine schwenkt.
Der steirische herbst 26 will sich in die-
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sem Terrain nicht auf Neutralitat zurdck-
ziehen. Die 59. Ausgabe beansprucht
Raum fur jene Konflikte, die reaktionare
Krafte am liebsten unsichtbar machen
wurden. Denn politische Auseinanderset-
zungen finden langst nicht mehr nur in
Parlamenten oder auf 6ffentlichen Plat-
zen statt. Sie sitzen am Kdchentisch, drin-
gen in Schlafzimmer und Wohnzimmer
ein, bestimmen Beziehungen, Erinnerun-
gen und Zukunftsvorstellungen. Globale
Krisen werden privat — und das Private
wird politisch.

Marija-M. Kanizaj * Mitte: Xenia Koghilaki Foto Pinelopi Gerasimou for Onassis Stegi ® rechts: Stina Fors Foto Neven Allgeier

Kunst wird dabei zum Seismografen. Sie
kann sichtbar machen, was sich unter der
Oberflache bewegt, Widerspriche zu-
spitzen und dort Fragen stellen, wo ein-
fache Antworten langst bereitliegen.

Schon der Auftakt des Festivals ver-
spricht entsprechend wenig Komfortzo-
ne. Am 24. September erdffnet Julian
Warner am Grazer Karmeliterplatz mit No
Surrender: Kampf um die Moderne eine
musikalische Performance, die gesell-
schaftliche und ideologische Kampfe als
Wrestlingmatch inszeniert. Danach geht
es in der Helmut List Halle mit Angelic
Conversations von Alex Baczynski-
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Jenkins weiter: Clubkultur trifft auf politi-
sche Wut, christliche Bildsprache auf
queere Asthetik. Eine Party in der Halle D
beschliefit die erste Festivalnacht.

Am folgenden Tag offnet die zentrale
Ausstellung am Griesplatz 34 ihre Taren.
Der Ort selbst ist Teil der Erzahlung: ein
Haus aus dem 17. Jahrhundert an einer
stark frequentierten Kreuzung, in einem
Grazer Viertel, das von sozialen und geo-
grafischen Trennlinien gepragt ist. Wo zu-
letzt eine Schnitzellokal-Filiale unterge-
bracht war, entsteht flr den steirischen
herbst eine vollkommen andere Welt.
Die Kinstlerinnen und Kinstler verwan-
deln die Rdume in immersive Szenarien.
Das vermeintlich Private wird zum Schau-
platz groller gesellschaftlicher Konflikte.
Kultur- und reale Kriege dringen in hausli-
che Raume ein; globale Spannungen wer-
den plotzlich unmittelbar und persoénlich.
Feministische Sektenmitglieder, postkolo-
niale Detektive, Schitzengraben-Camgirls
und Kunstwelt-Vampire bevolkern diese
eigentimliche Welt. Das klingt absurd, ist
aber gerade deshalb so wirkungsvoll: Die
Ausstellung macht aus der Gegenwart ein
begehbares Haus voller Widerspriche.
Und damit ist der Ton fur ein Festival ge-
setzt, das sich nicht auf eine einzige
Kunstform festlegt. Performances, Thea-
ter, Musik, Kabarett, Diskussionen und
Ausstellungen greifen ineinander und be-
trachten die Gegenwart aus immer neuen
Blickwinkeln.

In Liluli: Allegories of the Western Soul
untersucht Lennart Boyd Schirmann die

SATEY o

Alina Kleytman, Trigger Warning, mit freundlicher Genehmigung der Kiinstlerin

Allegorie als Mdglichkeit, die Realitat aus
einer gewissen Distanz zu betrachten -
und dabei vielleicht umso genauer zu er-
kennen. Stina Fors verbindet in Rhodo-
dendron Kérper, Musik und die barocke
Architektur der Welschen Kirche. Frances-
ca Crilli widmet sich in Record: Graz der
politischen Kraft des Ruckzugs und der
prekéaren Sichtbarkeit junger Menschen.
Geschichte und Gegenwart treffen in
mehreren Arbeiten unmittelbar aufeinan-
der. Kampfgruppe Avantgarde: Eine Os-
terreichische Partisanengeschichte von
Lukas Michelitsch erinnert an den Wider-
stand gegen das Naziregime im Grenzge-
biet des heutigen Slowenien. Im An-
schluss fragt eine Diskussion provokant:
JWir waren nie Antifaschisten?” In Austria
Demenzia entwirft Franz von Strolchen
eine Gedenkveranstaltung zum Zweiten
Weltkrieg im Jahr 2055 und untersucht,
wie sich Erinnerung, Schuld und histori-
sche Wahrheit unter dem Einfluss digita-
ler Fiktion verédndern kdnnten.

Andere Arbeiten fahren mitten hinein in
aktuelle politische Krisen. Azade Shahmiri
entwickelt mit Undernote: A Fractured
Assembly of Testimonies from Iran ein
vielstimmiges Archiv des gegenwaértigen
Iran. Die Rabtaldirndln wiederum nehmen
in Dreschen: Ein Brauchtum patriarchale
Strukturen, Gewalttraditionen und Femi-
zidins Visier.

Auch der Humor bekommt seinen Platz -
allerdings keinen harmlosen. Das herbst-
kabarett nutzt die Kraft des Lachens, um
gesellschaftliche Zumutungen sichtbar
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zu machen. Carmen Chraim erzéhlt in Al-
most Integrated vom Leben einer arabi-
schen Frau in der Gegenwart. Krodt Juu-
rak sucht in The Bare Minimum nach dem
Minimum, das wir von Stand-up-Comedy
und vom Leben erwarten darfen. In I'll
Show You How It Feels begegnen Liebe
und ihre Abgrinde, wahrend Hanik Solei-
manis Zai el lila: Cabaret Version die Ab-
surditaten einer Einwanderungsbehérde
mit den Geschichten aus Tausendundei-
ner Nacht verbindet.

Und schlieflich kehren die herbst Death-
matches zurlck: Streitgesprache, bei de-
nen die intellektuelle Auseinanderset-
zung selbst zum Ereignis wird.

,Red Flags” ist damit mehr als ein Festival-
motto. Es ist eine Einladung, genauer hin-
zusehen. Nicht jede rote Fahne bedeutet
Gefahr. Manche markieren vielleicht ge-
nau den Ort, an dem es sich lohnt, stehen
zubleiben.

Der steirische herbst setzt auf Kunst als
Storfaktor, als Widerspruch und als Ge-
gendffentlichkeit. Er will keinen falschen
Trost anbieten und keine bequeme Neut-
ralitat simulieren. Stattdessen bringt er
die Konflikte unserer Zeit dorthin, wo wir
ihnen kaum ausweichen kénnen:in unsere
Stadte, unsere Wohnungen, unsere Kor-
per und unsere Erinnerungen.

Vielleicht ist das eigentliche Warnsignal
nicht die rote Fahne. Vielleicht ist es der
Moment, in dem niemand mehr hinsieht.
24. September bis 18. Oktober 2026

B Informationen:
www.steirischerherbst.at
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Neeborg Bachmann: Die

Sprachegegendas Versturmmen

Sie war Lyrikerin, Philosophin, Horspielautorin und eine der radikalsten Stimmen der deutschsprachigen Lite-
ratur. Hundert Jahre nach ihrer Geburt kehrt Ingeborg Bachmann nach Klagenfurt zurtck — nicht als Denkmal,
sondern als Autorin von ungebrochener Gegenwart. Ein Jubildumsjahr, der renommierte Bachmann-Preis

und eine grofle neue Ausstellung im kdrnten.museum machen sichtbar, warum ihr Werk bis heute weiterwirkt.

Ein Leben zwischen Aufbruch

und Abgrund

Es gibt Schriftstellerinnen, deren Werk
sich von ihrem Leben kaum trennen lasst.
Bei Ingeborg Bachmann ist diese Verbin-
dung besonders deutlich. Geboren am
25. Juni 1926 in Klagenfurt, wurde sie zur
literarischen Stimme einer Generation,
die nach Krieg, Nationalsozialismus und
Zerstorung nach einer neuen Sprache
suchte. lhre Kindheit und Jugend waren
gepragt von den politischen Verwerfun-
gen ihrer Zeit. Der Einmarsch der Natio-
nalsozialisten und die Bombenndchte des
Krieges blieben pragende Erfahrungen -
ebenso die Erkenntnis, wie tief die Ideo-
logie des Nationalsozialismus bis in das
Private hineinreichen konnte.

Nach dem Studium der Philosophie, Ger-
manistik und Psychologie in Innsbruck,
Graz und Wien begann ein rascher litera-
rischer Aufstieg. 1952 wurde Bachmann
mit ihrem Auftritt bei der Gruppe 47
schlagartig bekannt. Zwei Jahre spéater
zierte sie das Cover des Spiegel. Die jun-
ge Autorin wurde zu einer lkone der
Nachkriegsliteratur, doch ihr Schreiben
blieb nie bei der Pose des literarischen

Stars stehen.

Mit den Gedichtbanden ,Die gestundete
Zeit” und ,Anrufung des GroRen Béaren”
pragte sie die deutschsprachige Lyrik der
1950er-Jahre. lhre Sprache war préazise
und musikalisch, zugleich durchzogen
von einer tiefen Skepsis gegenuber einer
Welt, die sich auBerlich erneuert hatte,
deren Gewaltgeschichte aber keines-
wegs abgeschlossen war. In Gedichten
wie Alle Tage oder Reklame formulierte
sie Widerstand gegen Krieg, Anpassung
und die Zumutungen einer sich neu ord-
nenden Konsumgesellschaft.

Bachmann suchte jedoch immer wieder
nach neuen Formen. Sie schrieb Essays
und Horspiele, darunter den vielfach aus-
gezeichneten Der gute Gott von Manhat-

- - A
links: Seit 2023 wird der Ingeborg-Bachmann-Preis mit der ,Inge” verliehen [Bronzestatue von Helmut Machhammer)
Mitte und rechts: Ingeborg Bachmann Haus Klagenfurt Foto: J. Puch

tan, und entwickelte in ihren Frankfurter
Poetikvorlesungen einen ebenso hohen
wie kompromisslosen Anspruch an Litera-
tur. Sprache war fur sie niemals unschul-
dig. Nach den Verheerungen des 20. Jahr-
hunderts musste sie neu auf ihre Mdglich-
keiten und ihre Grenzen befragt werden.
In den 1960er-Jahren wandte sich Bach-
mann verstarkt der Prosa zu. Mit dem Ro-
man Malina und dem unvollendet geblie-
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benen Projekt Todesarten rlckten Ge-
walt, Macht und die Zerstérung des Men-
schen durch gesellschaftliche und
private Verhaltnisse in den Mittelpunkt.
Bachmanns zentrale Erkenntnis war radi-
kal: Geschichte endet nicht einfach mit
einem politischen Datum. Gewalt setzt
sich fort, verandert ihre Formen und kann
sichin Beziehungen, Institutionen und all-
téglichen Strukturen einnisten. Beson-
ders scharf analysierte sie patriarchale
Macht und die Verletzbarkeit von Frauen.
|hr Leben flhrte sie nach Wien, Minchen,
ZUrich und Berlin, immer wieder aber
auch nach Rom, das flr sie zu einer Sehn-
suchtsheimat wurde. Beziehungen zu Paul
Celan und Max Frisch gehdren zu denin-
tensiv erforschten Kapiteln ihrer Biogra-

fie. Doch die Faszination fur die private
Bachmann darf den Blick auf ihr eigentli-
ches Vermachtnis nicht verstellen: das
Werk einer Autorin, die sich gegen jede
Vereinfachung wehrte. Als Bachmann
1973 im Alter von nur 47 Jahren in Rom
starb, blieb einumfangreiches, vielgestal-
tiges Werk zurdck, dessen Sprengkraft
erstin den folgenden Jahrzehnten immer
deutlicher erkannt wurde.



links: Ingeborg Bachmann bei der Pressekonferenz zur Premiere von ,Der Prinz von Homburg® am 22. Mai 1960 in der Hamburgischen Staatsoper

rechts: Ingeborg Bachmann in Rom, 1962 © Heinz Bachmann I Familienarchiv Bachmann

Der Bachmann-Preis: Literatur un-
ter 6ffentlicher Beobachtung

Dass ihr Name heute einen der bedeu-
tendsten Literaturpreise des deutschen
Sprachraums tragt, ist mehr als eine Eh-
rung. Der Ingeborg-Bachmann-Preis ist ein
literarisches Labor der Gegenwart. Im
Rahmen der Tage der deutschsprachigen
Literatur lesen Autorinnen und Autoren
unverdffentlichte Texte — und unmittelbar
danach beginnt die 6ffentliche Debatte.
Das sogenannte Klagenfurter Format
macht Literaturkritik selbst zum Ereignis.
Eine Fachjury diskutiert die Texte vor Pub-
likum und medialer Offentlichkeit, Zustim-
mung und Widerspruch werden horbar,
dsthetische Malistabe verhandelt. Litera-
tur wird hier nicht erstim Ruckblick kanoni-
siert, sondern im Moment ihrer Entste-
hung einer kritischen Offentlichkeit aus-
gesetzt. Gerade darin liegt die besondere
Bedeutung des Preises. Klagenfurt wird
zum Seismografen fur neue Stimmen, The-
men und Formen. Eine Einladung kann den
Beginn einer grofen literarischen Karriere
markieren. Zugleich zeigt der Wettbewerb
Jahr fur Jahr, welche Fragen die Gegen-
wart beschéftigen und wie unterschiedlich
Literatur darauf reagiert.

2026 feierten die Tage der deutschspra-
chigen Literaturihre 50. Ausgabe —im Jahr
von Bachmanns 100. Geburtstag. Den
Hauptpreis gewann Lena Schétte fur ihren
Text Was wir tragen, der sich mit Freund-

schaft, Ausgrenzung und Koérperlichkeit
beschaftigt. Auch der Publikumspreis ging
an sie. Das Jubildumsjahr machte damit
sichtbar, dass der Preis keine blof3e Insti-
tution der Literaturgeschichte ist, son-
dern weiterhin ein Ort der Gegenwart
und des literarischen Aufbruchs.

Bachmann neu sehen: Die grof3e
Ausstellung im kdrnten.museum
Den Hoéhepunkt des Bachmann-Jahres
bildet schlieflich eine grofle Sonderaus-
stellungim karnten.museum in Klagenfurt.
Vom 18. Oktober 2026 bis 4. Juli 2027 wird
»Ingeborg Bachmann. Special Guest An-
selm Kiefer” zu sehen sein. Die Schau ba-
siert auf einer vom Literaturmuseum der
Osterreichischen Nationalbibliothek mit-
entwickelten Wanderausstellung und
wird fur Klagenfurt erweitert — um regio-
nale Bestande und neue Perspektiven auf
Leben und Werk der Autorin.
Manuskripte, Briefe und seltene Doku-
mente fuhren in Bachmanns Werkstatt
des Schreibens. Filmausschnitte, Foto-
grafien und historische Tonaufnahmen
zeigen zugleich die 6ffentliche Figur: die
frihe Medienikone, die Intellektuelle und
die widerspruchliche Kunstlerin. Krieg
und Nachkriegserfahrung, Krankheit, Be-
ziehungen und Geschlechterverhaltnisse
stehen ebenso im Mittelpunkt wie die en-
ge Verbindung von Literatur, Musik und
Philosophie.
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Einen besonderen Akzent setzt Anselm
Kiefer, der mit einer eigenen kunstleri-
schen Intervention in einen Dialog mit
Bachmanns Texten tritt. Bereits zum 100.
Geburtstag der Autorin wurde zudem sei-
ne Bronzeskulptur Die Orden der Nacht
(fur Ingeborg Bachmann) im Klagenfurter
Stadtraum als Zeichen dieser Auseinan-
dersetzung sichtbar.

Ergénzt wird die grofle Schau durch das
Ingeborg-Bachmann-Haus in der Hensel-
stralle, ihr ehemaliges Elternhaus und
heute eine AuBenstelle des karnten.mu-
seums. Hier bekommt Literaturgeschich-
te einen konkreten Ort. Aus Briefen, No-
tizen und persoénlichen Spuren entsteht
die Geschichte einer jungen Frau aus Kla-
genfurt, die zu einer der bedeutendsten
Stimmen der europdischen Literatur
wurde.

Hundert Jahre nach ihrer Geburt erfullt
Ingeborg Bachmann ihre Stadt noch im-
mer mit Fragen. Wie sprechen wir Uber
Gewalt? Was kann Sprache gegen das
Verstummen ausrichten? Wie lebt Ge-
schichte in der Gegenwart weiter? Kla-
genfurt antwortet darauf 2026 nicht mit
einem stillen Jubilaum. Die Stadt wird zum
Resonanzraum eines Werks, das gerade
deshalb lebendig geblieben ist, weil es
keine einfachen Antworten gibt.

18. Oktober 2026 bis 4. Juli 2027

M Informationen:
https:lllandesmuseum.ktn.gv.at
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Was macht einen Mozart zum Mozart? Die Mozartwoche 2027 stellt
diese ungewodhnliche Frage und ladt dazu ein, Wolfgang Amadé
Mozart nicht allein als einzigartiges Genie zu feiern, sondern ihn mit
jenen Komponisten zu konfrontieren, die zu ihren Lebzeiten als
,andere Mozarts® galten. Zwischen Salzburg, Wien, Paris, Schweden,
Bohmen und der Karibik entsteht ein musikalischer Kosmos voller
Entdeckungen — mit selten gespielten Werken, grolten Orchestern,
internationalen Stars und Uberraschenden Begegnungen.

oben links: Kathryn Lewek © Simon Pauly
obenrechts: Oksana Lyniv © Oleh Pavliuchenkov
unten: Alexandra Dovgan © Viadimir Volkov

Ein Genie hat viele Gesichter. Manchmal
tragt es den Namen Mozart — und manch-
mal heillt es Joseph Bologne, Joseph
Martin Kraus, Juan Crisostomo de Arriaga
oder Francgois Devienne. Sie alle wurden
zu unterschiedlichen Zeiten mit einem
besonderen Titel bedacht: ,spanischer
Mozart®, ,schwedischer Mozart®, ,franzo-
sischer Mozart®, ,bdhmischer Mozart,
,Mozart der Karibik".

Die Mozartwoche 2027 macht aus diesen
Beinamen ein Programm. Unter dem Mot-
to ,Mozart &, Mozarts ™ ladt das Salzburger
Festival dazu ein, Wolfgang Amadé Mozart
mit seinen musikalischen Zeitgenossen
und Nachfolgernin einen Dialog zu setzen.
Esist eine reizvolle Idee: Denn wer damals
mit Mozart verglichenwurde, erhielt damit
gewissermafen ein Gutesiegel. Sein Name
war langst zum Mafstab fur auBergewdhn-
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,The Other Mozart"
© Charlotte Dobre
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liches Talent, jugendliche Frische und mu-
sikalische Erfindungskraft geworden. Doch
was passiert, wenn man die vermeintlichen
Nebenfiguren wieder ins Zentrum rdckt?
Plotzlich 6ffnet sich eine ganze Welt.

Da ist Joseph Bologne, Chevalier de
Saint-Georges, der ,Mozart der Karibik®,
ein gefeierter Geiger, Komponist und Di-
rigent, dessen Musik heute noch immer
viel zu selten auf den Konzertbihnen er-
klingt. Da ist Joseph Martin Kraus, der
,schwedische Mozart, dessen Werke
zwischen dramatischer Kraft und klassi-
scher Klarheit einen ganz eigenen Ton
entwickeln. Der ,b&hmische Mozart® Jo-
sef Myslivecek war Mozart sogar persén-
lich bekannt und zeitweise Freund und
Einflussgeber. Und der Spanier Juan Cri-
sdstomo de Arriaga starb mit gerade ein-
mal 19 Jahren - ein auflergewdhnliches
Talent, dessen Leben kaum begonnen
hatte, als es bereits endete.

Hinzu kommen Frangois Devienne, der
Jfranzésische Mozart®, sowie Mitglieder
der Familie Mozart selbst: Vater Leopold
und Mozarts Sohn Franz Xaver Wolfgang.
Auch Maria Anna Mozart, Wolfgangs
hochbegabte Schwester, und Anna Maria
Mozart, seine Mutter, erhalten eigene
programmatische Aufmerksamkeit.
Festivalintendant Rolando Villazon sieht
in den vergessenen oder selten gespiel-
ten Komponisten eine besondere Entde-
ckungschance: ,Warum wurden diese
Komponisten mit Mozart verglichen?
Vielleicht wegen ihrer Jugend, ihrer fri-
schen Melodien — oder weil sie eine Qua-
litdt besalen, die auch Mozart auszeich-
nete: ,Sie bringen uns durch ihre Musik
zuriick ans Licht.“ Das ist ein schénes Bild
fur ein Festival, das sich traditionell ganz
dem Salzburger Komponisten ver-
schreibt und ihn 2027 dennoch aus einer
neuen Perspektive betrachtet. Mozart
wird vom Mittelpunkt zum Fixstern eines
musikalischen Universums, in dem andere
Stimmen sichtbar werden. Auch Stiftungs-
prasident Johannes Honsig-Erlenburg
versteht das Motto als Einladung zur Wie-
derentdeckung. Wolfgang Amadé Mozart
sei und bleibe einzigartig. Doch gerade
deshalb sei es spannend, jene Komponis-
ten zu horen, die mit ihm verglichen wur-
denundim Laufe der Zeit aus dem Auffah-
rungskanon verschwanden.

Die Mozartwoche beschrankt sich dabei
keineswegs auf musikalische Seitenbli-
cke. Ein Héhepunkt ist ,Cosi fan tutte®, mit
dem der Da-Ponte-Zyklus nach ,Le nozze
di Figaro“ und ,Don Giovanni® nun voll-
standig wird. Die semiszenische Produkti-
on vereint die CAMERATA Salzburg, die
2027 ihr 75-jahriges Bestehen fejert, mit
einem hochkaratigen Ensemble rund um
Thomas Hampson und Kathryn Lewek. Am

oben: Christian Thielemann © Matthias Creutziger
unten: Kian Soltani © Marco Borggreve

Pult steht Mozart-Spezialist Ivor Bolton.
Aus Mozarts Oper entwickelt sich zugleich
ein Blickin die Gegenwart: ,Die Schule der
Liebenden® bringt Studierende der Uni-
versitat Mozarteum mit Jugendlichen aus
Salzburg zusammen. Fragen nach Liebe,
Treue und Vertrauen werden mit Musik
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Mozarts und seiner Zeitgenossen verbun-
den - und damit jene Themen weiterge-
dacht, die bereits im ,Dramma giocoso®
erstaunlich zeitlos erscheinen.

Auch Maria Anna Mozart erhalt eine eigene
Stimme. Das Schauspiel ,The Other Mo-
zart” erzahlt die Geschichte der Schwes-
ter, die als Wunderkind und Klaviervirtuo-
sin gemeinsam mit Wolfgang durch Europa
reiste und zu Lebzeiten ebenso gefeiert
wurde — deren kunstlerisches Verméachtnis
spater jedoch weitgehend aus dem &ffent-
lichen Gedéachtnis verschwand.
Musikalisch verspricht die Mozartwoche
eine beeindruckende Bandbreite. Die
Wiener Philharmoniker, das Mozarteu-
morchester Salzburg, das Chamber Or-
chestra of Europe und das Mahler Cham-
ber Orchestra treffen auf Kunstlerper-
sonlichkeiten wie Igor Levit, Vikingur
Olafsson, Augustin Hadelich, Magdalena
Kozena, Raphaela Gromes, Kian Soltani
und Alexandra Dovgan. Dazu kommen
zahlreiche Ensembles und Musiker, die
gerade fur die ,anderen Mozarts® ihre
musikalische Stimme erheben.

So begegnen sich Mozart und Beetho-
ven, Haydn und Myslivecek, Kraus und Bo-
logne, Arriaga und Devienne. Die Gren-
zen zwischen Zentrum und Peripherie
beginnen zu verschwimmen.

Und genau darin liegt der Reiz des Mot-
tos. Die Mozartwoche 2027 stellt den be-
riuhmtesten Namen nicht vom Sockel -
sie setzt ihn in Beziehung. Denn Musikge-
schichte besteht nicht nur aus Genies,
die sich im Ruckblick als solche erkennen
lassen. Sie besteht aus Netzwerken, Be-
gegnungen, Einflissen, Freundschaften,
Rivalitdten und unzahligen Talenten, de-
ren Namen irgendwann leiser wurden.
Vielleicht ist das die schdnste Entde-
ckung dieser Mozartwoche: Dass ein gro-
Rer Komponist noch gréfer erscheinen
kann, wenn man ihn nicht allein hort.

Vom 21. bis 31. Januar 2027 wird Salzburg
damit zum Treffpunkt jener ,Mozarts®, die
einst miteinander verglichen wurden und
heute darauf warten, wiederentdeckt zu
werden. Und vielleicht zeigt sich dabei,
dass ein musikalisches Genie keinen
Schatten werfen muss, um zu leuchten. Es
kann auch andere zum Strahlen bringen.
21. bis 31. Januar 2027

M Informationen: www.mozartwoche.at



Igor Levit
© Peter Rigaud
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Wennim Lustgarten von Hellbrunn
zehntausend rote Kugeln zwischen
den Baumen leuchten undin den
mittelalterlichen Gassen rund um
den Dom die Glocken der
Krampusse erklingen, zeigt
Salzburg eine seiner geheimnis-
vollsten Seiten. Advent und Winter
verwandeln die UNESCO-
Welterbestadt in eine Blhne, auf
der alpines Brauchtum, Musik,
Handwerk und jahrhundertealte
Geschichten eine besondere
Verbindung eingehen.

Zwischen romantischen Christkindlmark-
ten, Konzerten und Museumsbesuchen
reicht die kulturelle Bandbreite von
Uberlieferten Ritualen bis zur groflen
Klassik. Zwei traditionsreiche Institutio-
nen feiern dabei besondere Jubilden:
Das Salzburger Adventsingen blickt auf
80 Jahre zurlck, der Hellbrunner Adv-
entzauber auf ein Vierteljahrhundert.
Und mit der Mozartwoche beginnt im
Janner 2027 bereits der nachste grofle
musikalische Héhepunkt.

Salzburg im Winter — das sind gebrannte
Mandeln und Maroni ebenso wie festli-
che Klénge, Krippen, Weihrauch und Ge-
schichten aus einer Zeit, in der die Gren-
zen zwischen christlicher Tradition und
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alpiner Mythologie noch flielender wa-
ren. Nicht zuletzt ist die Stadt eng mit
einem der berthmtesten Weihnachtslie-
der der Welt verbunden: Joseph Mohr,
der Textdichter von ,Stille Nacht! Heili-
ge Nacht!l’, wurde hier geboren und
wuchs in Salzburg auf. So verbinden sich
in der dunklen Jahreszeit Innigkeit, Ele-
ganz und Mystik zu einem unverwechsel-
baren kulturellen Erlebnis.

25 Jahre Hellbrunner Advent-
zauber und die Herrlichkeit der
Christkindlmarkte

Zur adventlichen Kultur Salzburgs ge-
hort jedoch nicht nur das gesungene
Wort, sondern auch jene Orte, an denen
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Nen Braucntums
sche Klange

sich Tradition unmittelbar erleben l&sst.
Allen voran der Salzburger Christkindl-
markt auf Dom- und Residenzplatz, der
von 19. November 2026 bis 1. Januar 2027
geoffnet ist. Vor der historischen Kulis-
se der Altstadt verbinden sich Hand-
werk, Kulinarik und Brauchtum zu einem
Gesamterlebnis, das weit Uber einen
klassischen Weihnachtsmarkt hinaus-
reicht. Sein eigenes Jubilaum feiert der
Hellbrunner Adventzauber, der seit 25
Jahren vor dem Lustschloss Hellbrunn
stattfindet. Vom 19. November bis 24.
Dezember 2026 verwandeln mehr als
700 Nadelbaume, 10.000 rote Kugeln
und zahlreiche Lichterketten den Lust-
garten bei Einbruch der Dunkelheit in



einen marchenhaften Winterwald. Wei-
tere stimmungsvolle Stationen sind der
Weihnachtsmarkt am Mirabellplatz, der
Sternadvent mit Wintermarkt zwischen
Getreide- und Griesgasse sowie der
Adventmarkt auf der Festung Hohen-
salzburg. Winterzauber im Stiegl-Keller
und der Winterwunderwald im St. Peter
Stiftskulinarium verbinden adventliche
Atmosphare mit regionaler Kulinarik. Als
kleiner Geheimtipp gilt der Kkaritative
Adventmarkt in St. Leonhard am Fuf3 des
Untersbergs.

Was all diese Markte verbindet, ist die
Nahe zum Uberlieferten Brauchtum: Ni-
kolaus und Krampus, Turm- und Weisen-
blaser, Krippen, Stubenmusik und Chor-

gesang geben dem Advent in Salzburg
seine unverwechselbare kulturelle Tiefe.
www.salzburg.infoladvent

Winterfest im Zirkuszelt:

die Magie des Cirque Nouveau

Und doch wére Salzburg im Winter un-
vollstédndig, wirde man nur in die Ver-
gangenheit blicken. Einen modernen
Kontrapunkt setzt das Winterfest im
Salzburger Volksgarten. Aus einer klei-
nen Idee entwickelte sich innerhalb von
mehr als 25 Jahren das grofte Festival
fur zeitgendssischen Circus im deutsch-
sprachigen Raum. Kudnstler:innen und
Compagnien von internationalem Rang
waren hier bereits zu Gast - darunter
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Clown Dimitri, Victoria Chaplin und Jean-
Baptiste Thierrée mit ,Le Cirque Invisible"
sowie die ,Tiger Lillies".

Vom 25. November 2026 bis 6. Januar 2027
verwandelt sich der Volksgarten erneut in
einen Ort zwischen Akrobatik, Poesie und
schragem Humor. Fix dabeiist ,Cirquework
Yoah* aus Japan; der vollstandige Spiel-
plan wird im Oktober bekannt gegeben.
www.winterfest.at

Die ,,Grande Dame" feiert
Geburtstag: 80 Jahre Salzburger
Adventsingen

Was 1946 als kleine adventliche Feierstun-
de begann, gehort heute zu den pragen-
den Kulturtraditionen Salzburgs. Rund
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34.000 Besucher:innen aus 45 Landern er-
leben jahrlich das Salzburger Adventsin-
gen im Grofen Festspielhaus — und haben
damit eine Veranstaltung grofl gemacht,
die langst selbst Teil des alpinen Kulturer-
bes geworden ist. Zahlreiche Nachahmer
im gesamten Alpenraum zeugen von ihrer
Strahlkraft. Zum 80-Jahr-Jubildum steht
das szenische Oratorium ,Das grofle Ge-
heimnis® auf dem Programm. Fr Intendant
Hans Kohl ist es zugleich ein Abschied:
Nach 27 Jahren beendet er mit dem Jubila-
umswerk seine Tatigkeit. 13 Auffihrungen
finden an den ersten drei Adventwoche-
nenden ab 27.November 2026 statt.

Auch abseits der Buhne wird Geschichte
lebendig. Das Salzburger Heimatwerk wid-
met dem Adventsingen die Sonderausstel-

lung ,80 Jahre Salzburger Adventsingen®.
Bilder und Exponate aus acht Jahrzehnten
ermoéglichenvom 20. November 2026 bis 6.
Januar 2027 einen Blick auf die Buhne und
hinter die Kulissen. Der Eintritt ist frei.
salzburgeradventsingen.at
salzburgerheimatwerk.at

Musikalischer Jahreswechsel und

mystische Raunachte in Salzburg

Je ndher Weihnachten und der Jahres-
wechsel ricken, desto starker tritt jene
geheimnisvolle Seite hervor, die im alpi-
nen Kulturraum seit Jahrhunderten mit
den Raunadchtenverbundenist. Weihrauch
und Krauter werden verrduchert, Perch-
ten ziehen durch die Landschaft, und rund
um den Untersberg leben Geschichten
von einer Welt zwischen Mythos und Wirk-
lichkeit fort. Christliche Brauche und alte-
re Rituale stehen dabei nicht unbedingt im
Gegensatz — sie erzéhlen gemeinsam von

der besonderen Bedeutung dieser dunk-
len, geheimnisvollen Zeit.

Auch die Musik begleitet den Jahres-
wechsel. Im Landestheater ist von 18. De-
zember 2026 bis 14. Januar 2027 ,The
Sound of Music* zu erleben, das die Ge-
schichte der Salzburger Familie von
Trapp auf die Buhne bringt. Im Salzburger
Dom erklingt am 26. Dezember das festli-
che Weihnachtskonzert. Rund um Silves-
ter ladt die Salzburger Kulturvereinigung
zu Konzerten und Galas, wahrend ,Alts-
tadtsilvester & Neujahr* am 31. Dezember
und 1. Januar die Platze der Altstadt mit
Musik und Auffihrungen belebt.

Den Abschluss der Raundchte bildet am
5. Janner der traditionelle Glocklerlauf:
Schénperchten ziehen mit weilen Gewan-

dern, kunstvoll verzierten Papierkappen
und laut klingenden Glocken durch die Alt-
stadt. Ein archaisch anmutendes Schau-
spiel, das den Winter in Salzburg noch ein-
mal von seiner mystischen Seite zeigt.

www.salzburger-landestheater.at
www.salzburger-dom.com
www.kulturvereingigung.com
www.salzburger-altstadt.at
www.jungalpenland.at
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Vom Museum ins Kaffeehaus:

ein perfekter Wintertag mit

der Salzburg Card

Nach so viel Brauchtum und Musik bietet
der Winter Gelegenheit fir eine andere
Form der Entdeckung: jene durch Muse-
en, Ausstellungen und Kaffeehauser. Salz-
burgs Museumslandschaft ist vielfaltig -
und gerade an kalten Wintertagen lasst
sich Kultur wunderbar mit der klassischen
Salzburger Kaffeehauskultur verbinden.
Das Salzburger Weihnachtsmuseum be-
herbergt eine in Europa einzigartige
kunsthistorische Sammlung mit Expona-
ten aus zwei Jahrhunderten. Im Dom-
Quartier steht ab 6. Dezember 2026 mit
»,Das Rupertuskreuz. Eine lkone mittelal-
terlicher Schatzkunst® ein auRergewdhn-

[/

liches Objekt im Mittelpunkt. Das mehr
als 1.500 Jahre alte, neu restaurierte Ru-
pertuskreuz gilt als grofites erhaltenes
Metallkreuz des Frihmittelalters und er-
zahlt von einer Zeit, in der Kunst, Religion
und Macht noch eng miteinander verbun-
den waren.

Praktisch fur die winterliche Kulturreise
ist die Salzburg Card: Sie ermoglicht den



kostenlosen Eintritt in zahlreiche Museen
und Sehenswurdigkeiten und bietet daru-
ber hinaus Vergunstigungen sowie die
Nutzung ausgewdhlter Verkehrsmittel.
Erhaltlich ist sie online fur 24, 48 oder 72
Stunden.

www.salzburger-weihnachtsmuseum.at
www.domquartier.at
www.salzburg.infolsalzburgcard

Mozartwoche rund um Mozarts
Geburtstag: der erlesene Start

ins Klassikjahr

Wenn der Advent langst verklungen ist
und sich die Stadt langsam aus der winter-
lichen Festzeit LOst, wartet bereits der
nachste kulturelle Hohepunkt: die Mo-
zartwoche. Seit 1956 widmet sich das Fes-
tival rund um Mozarts Geburtstag dem
Werk des Komponisten und gilt heute als
eine der wichtigsten internationalen Buh-
nen fur seine Musik.

Vom 21. bis 31. Januar 2027 steht die Mo-
zartwoche erneut unter der Intendanz
von Rolando Villazén. Im Mittelpunkt
steht eine neue szenische Produktion
von ,Cosi fan tutte®. Damit vollendet Vil-
lazén seinen Da-Ponte-Zyklus nach ,Le
nozze di Figaro® und ,Don Giovanni®. Das
Festival verbindet Oper und Konzert mit
Klnstler-Talks, Theater, Marionettenthe-
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ater, Fuhrungen und Filmvorfuhrungen.
Zu den Gésten zahlen unter anderem Igor
Levit, Camilla Nylund, die Wiener Philhar-
moniker, Christian Thielemann und der is-
landische Pianist Vikingur Olafsson.

So schlieflt sich der winterliche Kreis:

vom geheimnisvollen Leuchten der Adv-
entmarkte Uber die Glocken der Perch-
ten und die Intimitat der Raunachte bis zu
Mozarts klarer, zeitloser Musik. Salzburg
zeigt sich in dieser Jahreszeit nicht nur als
festlich geschmUckte Stadt, sondern als
kultureller Resonanzraum, in dem Ver-
gangenheit und Gegenwart, Mythos und
Musik, Brauchtum und Weltoffenheit mit-
einander in Dialog treten.
www.mozarteum.at/mozartwoche

M Informationen:

TSG Tourismus Salzburg

Auerspergstrafle 6, 5020 Salzburg

Tel.: +431662/889 87-0

www.salzburg.info
Fvisitsalzburg




FEHIVINY OSTERREICH | Vorarlberg | Schwarzenberg im Bregenzerwald

alpenarte — Wenn Musik

serge bewegt

Vom 16. bis 18. Oktober 2026 wird Schwarzenberg im Bregenzerwald zum Treffpunkt auller-
gewodhnlicher musikalischer Talente. Die :alpenarte verbindet internationale Konzertkunst mit
regionaler Kultur, bildender Kunst und traditionellem Handwerk — und schafft damit einen
Festivalraum, in dem Musik nicht nur erklingt, sondern mit allen Sinnen erlebt werden kann.

Es gibt Orte, an denen Musik besonders
unmittelbar wirkt. Schwarzenberg ist so
ein Ort. Eingebettet in die Landschaft des
Bregenzerwaldes, zwischen Bergen, Wie-
sen und historischen Hausern, scheint
hier alles ein wenig naher zusammenzuru-
cken: Mensch und Natur, Tradition und
Gegenwart, Kunst und Alltag. Genau hier
findet die :alpenarte statt — ein Festival,
das klassische Musik liebt, sich aber nicht
auf sie beschranken méchte.

Im Mittelpunkt stehen herausragende
junge Musiker:innen aus Osterreich und
derinternationalen Szene. Sie treffen auf

Leon Lorenz © Leon Lorenz

etablierte Kunstlerpersdnlichkeiten, auf
regionale Traditionen und auf ein Publi-
kum, das neugierig geblieben ist. Der An-
gelika Kauffmann Saal wird dabei zum mu-
sikalischen Zentrum, doch die :alpenarte
denkt groRer: Konzertsaal, Kapelle und
freie Wiese kénnen gleichermaflen zur
Buhne werden.

Hinter diesem Konzept steht Matthias
Honeck, erster Stimmfuhrer der zweiten
Violinen der Wiener Symphoniker und
kinstlerischer Leiter der Wiener Strei-
chersolisten. Als Intendant der :alpenar-
te setzt er gemeinsam mit seiner Schwes-
ter Anna Maria auf ein Programm, das mu-
sikalische Qualitat mit Offenheit verbin-
det. Verschiedene Genres und Formate
sollen Menschen jeden Alters anspre-
chen. Musikvermittlung und Schulpro-
gramme gehdren deshalb ebenso zum
Festival wie bildende Kunst, Kulinarik und
Handwerkskunst.

Elli Choi © ELi Choi

Der Auftakt am 16. Oktober steht ganz im
Zeichen junger musikalischer Stimmen.
Der aus Vorarlberg stammende Pianist
Tobias Jacob gehért zu den bemerkens-
werten Nachwuchstalenten Osterreichs.
Er begann erst mit 13 Jahren Klavier zu
spielen und wurde kurze Zeit spater an
der Stella Musikhochschule aufgenom-
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men. Heute studiert er in Wien und kon-
zertiert bereits als Solist mit Orchestern
in Osterreich und Italien. Gemeinsam mit
dem Cellisten Philipp Schupelius und
dem Perkussionisten Leon Lorenz zeigt
sich anschlielend, wie aufregend musika-
lische Grenzen verschwimmen kdénnen.
Klassische Kompositionen begegnen Jazz
und Musical, Virtuositat trifft Spielfreude.
Am néchsten Tag wird es kammermusika-
lisch und zugleich international. Das
Stretton Quartett bringt vier auBerge-
woéhnliche Musiker:innen zusammen: Elli
Choi, Michael Shaham, Noga Shaham und
Arne Zeller. lhre Interpretationen verbin-
den technische Brillanz mit einem reifen,
ausdrucksstarken Ensembleklang. Ein be-
sonderer Moment des Festivals ist die
UrauffUhrung eines eigens fur die :alpen-
arte komponierten Werkes von Haram
Kim. Der sudkoreanische Geiger und
Komponist verbindet klassische Tradition
mit zeitgendssischen Klangsprachen - ein
musikalischer Blick nach vorn.

Doch die :alpenarte will ihr Publikum
nicht ausschliefilich im Konzertsaal errei-
chen. Am 18. Oktober wird beim musikali-
schen Dorfspaziergang ganz Schwarzen-
berg zur Buhne. Vom Kirchplatz aus fahrt
der Weg zu mehreren musikalischen Sta-
tionen. Stimmen, Streicher, Gitarre, Kont-
rabass, Horn, Alphorn und Posaune schaf-
fen einen klingenden Parcours durch den
Ort. Mit dabei sind unter anderem Evelyn
Fink-Mennel und die Brass Divas. Musik
begegnet hier dem Alltag - Uberra-
schend, unmittelbar und mitten im Dorf.
Flr einen weiteren Hohepunkt sorgt Mar-
tynas Levickis. Der litauische Akkordeo-
nist zahlt zu den fUhrenden Virtuosen sei-
ner Generation und hat seinem Instru-
ment langst neue musikalische Rdume er-



oben: Martynas Levickis © Mindo Cikanavicius
unten links: Arne Zeller o Stretton Society
unten rechts: Philipp SChUpeliUS © Rudiger Schestag

offnet. Mit dem von ihm gegrindeten
Mikroorkéstra verbindet er junge litaui-
sche Musikerinnen und Musiker zu einem
Ensemble, das von Barock und Klassik bis
zu Tango Nuevo und zeitgendssischen
Bearbeitungen reicht. Das Akkordeon
wird dabei vom vermeintlichen Randinst-
rument zum klanglichen Mittelpunkt.

Und noch eine andere Form von Musikge-
schichte wird bei der :alpenarte sichtbar.
Die Ausstellung ,Der Werdegang einer
Violine“ des renommierten Geigenbau-
ers Martin Schleske erzahlt von der Ent-
stehung eines Instruments - vom ge-
wachsenen Holz bis zur fertigen Konzert-
violine. Traditionelles Handwerk trifft auf
wissenschaftliche Prazision und die Su-
che nach jenem besonderen Moment, in
dem Material zu Klang wird.

Soist die :alpenarte mehr als ein Festival-
programm. Sie ist ein Ort der Begegnung
und des Entdeckens. Hier treffen junge
Talente auf internationale Erfahrung,
klassische Musik auf neue Klangwelten,
Konzertsaal auf Dorfplatz und Kunst auf

Handwerk. Die besondere Atmosphare
entsteht dabei nicht zuletzt durch die
Landschaft des Bregenzerwaldes, die
dem Festival seinen unverwechselbaren
Rahmen gibt.

Die :alpenarte l&dt dazu ein, Musik neu zu
erleben: offen, neugierig und ohne Beruh-
rungsangste. Drei Tage lang wird Schwar-
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zenberg zu einem Ort, an dem Klange
durch Rdume wandern, Grenzen zwischen
Genres verschwimmen und aus einzelnen
Konzerten ein gemeinsames Erlebnis ent-
steht.

16. bis 18. Oktober 2026.

M Informationen:
https:llalpenarte.eu



FERI7NY OSTERREICH | Burgenland | Eisenstadt | HERBSTGOLD 2026

Musik zwischen Welt

Jnd innerl

ichkeit

HERBSTGOLD 2026 verwandelt Schloss Esterhazy vom 16. bis 26. September in einen Treffpunkt musikali-
scher Weltklasse. Klassik, Jazz und Roma-Musik begegnen einander in historischem Ambiente — mit interna-
tionalen Orchestern, gefeierten Solistinnen und Solisten sowie Julian Rachlin als kinstlerischem Leiter.

Wenn sich im September 2026 die Turen
von Schloss Esterhazy offnen und der
Haydnsaal in jenes goldene Licht ge-
taucht wird, das seit Jahrhunderten grofle
Musik begleitet, beginnt erneut der be-
sondere Zauber von HERBSTGOLD. Vom
16. bis 26. September 2026 ladt das Festi-
val zu einem Panorama musikalischer
Weltklasse ein — getragen von internatio-
nalen Orchestern, gefeierten Solistin-
nen, phantastischen Solisten und einer
Atmosphére, die historische Aura mit
zeitgendssischem Geist verbindet. Seit
der Ubernahme der Intendanz durch Juli-
an Rachlin im Jahr 2021 hat sich HERBST-
GOLD weiter gedffnet fur kinstlerische
Vielfalt und internationale Zusammenar-
beit. Klassik, Jazz und Roma-Musik treten
in einen spannenden Dialog, der die his-
torischen Rdume des Schlosses ebenso
belebt wie den Schlossplatz und den
weitlaufigen Schlosspark. Fahneninstalla-
tionen, Kunst im AuBenraum und beglei-
tende Ausstellungen machen das gesam-
te Schlossquartier zu einem kulturellen
Erlebnisraum, der weit Uber die Konzerte
hinaus wirkt.

Im Mittelpunkt des Musikfestivals HERBST-
GOLD 2026 steht die Begegnung von Inti-
mitdt und Weltbihne: GroRe Symphonik
trifft auf kammermusikalische Feinheit,
musikalische Traditionen verschmelzen
mit mutigen Perspektiven, und stets spurt
man die Nahe zu jenem Klanguniversum,
das Joseph Haydn hier einst pragte. ,Ich
war von der Welt abgesondert ... und so
musste ich original werden®, schrieb
Haydn Uber seine Eisenstadter Jahre - ein
Satz, der wie ein Motto Uber dem Festival
2026 steht.

Gleich das Eroffnungskonzert (16. Sep-
tember] erbliht im Glanz der Klassik: Pab-
lo Ferrandez, Riccardo Minasi und das

Pablo Ferrandez © IGOR sTUDIO

Chamber Orchestra of Europe spannen
einen Bogen von Haydns humorvoller
Sinfonik bis zur strahlenden ,Jupiter®-Sin-
fonie Mozarts. Tags darauf (17. Septem-
ber] verbinden die Bamberger Symphoni-
ker und Julian Rachlin Schumanns leiden-
schaftliche Romantik mit dem warmen,
historisch gewachsenen Klangkdrper der
,Bayerischen Staatsphilharmonie”.

Am 18. September verwandelt Gabriela
Montero den Haydnsaal in ein Experimen-
tierfeld der Freiheit: Themen aus dem Pu-
blikum werden zu improvisierten Klang-
landschaften, getragen von sidamerika-
nischen Rhythmen und politischer Wach-
heit. Tief bewegt geht es weiter: Mozarts
Requiem (19. September] erklingt mit
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dem Wiener Singverein und dem Cham-
ber Orchestra of Europe —ein Abend, der
die existenziellen Fragen der Musik in ein-
dringlicher Klarheit hérbar macht.

Das Motus-Quartett (20. September])
stellt im Empiresaal drei revolutionare
Quartett-Meilensteine  gegentber -
Haydn, Beethoven und Bartdok. Am 22.
September &ddt HERBSTGOLD zu einer
warmherzigen filmischen Pause ein: One
Chance - Einmal im Leben, die Geschich-
te von Paul Potts, dessen Traume, Zweifel
und Erfolge sich in die Herzen des Publi-
kums schreiben. Rolando Villazén trifft
am 23. September auf das Janoska En-
semble - ein Abend voller spielerischer
Virtuositat und leidenschaftlicher Neuin-
terpretationen, Oper trifft Tango, Mozart
trifft Janoska-Style. Am 24. September
offnet sich ein poetischer Raum: lan Bos-
tridge, Julius Drake und Victoria Traut-
mansdorff widmen sich Friedrich Ruckert
- seinem Sprachfeuer, seiner verzweifel-
ten Trauer, seiner weltumspannenden
Neugier. Zum Finale (5.6 26. September]
zieht das Festival alle Register: Kammer-
musik in Starbesetzung mit Werken von
Brahms und Tschaikowski, gefolgt vom fu-
riosen Abschluss des Jerusalem Sympho-
ny Orchestra unter Julian Rachlin — mit
Tschaikowskis b-Moll-Konzert und der
,Pathétique®, einem Orkan aus Emotion
und Energie.

HERBSTGOLD 2026 ist ein Festival, das
nicht nur Musik prasentiert, sondern ein
Gefuhl — das Geflihl, dass Kunst uns ver-
bindet, erhebt und herausfordert.
Schloss Esterhédzy wird so erneut zu je-
nem Ort, an dem Welt und Innerlichkeit
einander begegnen.

16. bis 26. September 2026

B Informationen:
www.herbstgold.at



AUSSIFENEUNTER OSTERREICH | Burgenland | Eisenstadt | Landesgalerie Burgenland

Harro P

rch.
ne Annanerungin B

.dern

Zum 85. Geburtstag widmet die Landesgalerie Burgenland Harro Pirch eine grof3e Retrospektive. Rund sechs
Jahrzehnte seines Schaffens werden sichtbar — von charakteristischen Landschaftsbildern bis zu weniger be-
kannten Stadt-, See- und Schiffslandschaften und seinem pragenden Wirken fur die Kunstszene des Burgenlands.

Anlasslich seines 85. Geburts-
tags widmet die Landesgalerie
Burgenland Harro Pirch eine
grofle  Retrospektive. Rund
sechs Jahrzehnte seines kinst-
lerischen Schaffens werden da-
beisichtbar — von charakteristi-
schen Landschaftsbildern bis zu
bislang  weniger gezeigten
Stadt-, Dach-, See- und Schiffs-
landschaften. Zugleich erinnert
die Ausstellung an einen Kinst-
ler, der das burgenladndische
Kulturleben weit Uber sein ei-
genes Werk hinaus gepragt hat.
Harro Pirch gehért zu jenen
Kinstlerpersonlichkeiten, de-
ren Wirkung sich nicht allein an
den eigenen Bildern bemessen
lasst. Als Verfechter einer abs-
trakten, informellen und speku-
lativen Kunst hat er die burgen-
landische  Kunstszene Uber
Jahrzehnte mitgestaltet. Vor
allem aber schuf er Raume fur
Begegnung und Austausch: Mit
den 1971 gegrindeten ,Rabnitz-
taler Malerwochen® machte
Pirch das Mittelburgenland zu
einem internationalen Treff-
punkt far Kanstlerinnen und
Klnstler.

Im Zentrum seines eigenen malerischen
Schaffens steht die Landschaft. Dabei ist
Pirch weit entfernt von einer idyllischen
Naturbetrachtung. Seine Landschaften
sind streng, konzentriert und dominant.
Sie zeigen nicht einfach einen schénen
Ausschnitt der Wirklichkeit, sondern das
Gesehene durch den persoénlichen Blick
des Malers. Pirch bleibt gegenstandlich,
auch wenn seine Bilder bisweilen eine
beinahe abstrakte Wirkung entfalten.

Eine Anndherung in Bildern, Harro Pirch © Harro Pirch, Foto Manfred Leirer

Formen werden verdichtet, R&ume redu-
ziert, Details zurickgenommen — und ge-
rade dadurch gewinnt die Landschaft an
Prasenz. Der Mensch bleibt dabei weitge-
hend ausgespart. Keine Figuren beleben
die Szenerie, keine Fahrzeuge verweisen
auf Bewegung, kein literarisches Motiv
lenkt den Blick. Was bleibt, ist der Augen-
blick selbst: Landschaft als stiller, beina-
he zeitloser Zustand. In diesem Sinne
lasst sich Pirchs Malerei auch mit Goe-
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thes ,Faust® lesen: ,Werd’ ich
zum Augenblicke sagen: Ver-
weile dochl Du bist so schon!
Der Maler halt den Augenblick
fest, ohne ihn zu kommentie-
ren oder mit einer Botschaft
aufzuladen.

Die Retrospektive in der Lan-
desgalerie Burgenland eroff-
net zugleich einen Blick auf die
weniger bekannten Facetten
dieses umfangreichen CEuvres.
Neben den vertrauten Land-
schaften treten Motive aus ur-
banen Rdumen, von Dachern,
Seen und Schiffen hervor und
erweitern das Bild eines Kunst-
lers, der Uber Jahrzehnte sei-
nen eigenen Zugang zur Wirk-
lichkeit entwickelt hat.

Mit den ,Rabnitztaler Malerwo-
chen® hat Pirch zudem eine Ins-
titution geschaffen, die bis heu-
te fortwirkt. Seit mehr als funf
Jahrzehnten kommen in Unter-
rabnitz Kunstschaffende aus
Osterreich und zahlreichen eu-
ropéischen Landern zusammen,
arbeiten gemeinsam und tau-
schen sich aus. Damit hat Pirch
nicht nur gemalt, sondern eine
lebendige Plattform fur zeitge-
nossische Kunst geschaffen.

Die Ausstellung zum 85. Geburtstag wir-
digt somit ein Lebenswerk, das Malerei
und Kulturvermittlung miteinander ver-
bindet — und einen Klnstler, dessen Blick
auf die Landschaft ebenso nachhaltig ist
wie sein Engagement fur die Kunst im Bur-
genland.

29. September bis 15. November 2026

M Informationen:
https:/ilandesgalerie-burgenland.at



AUSSIFENEUNTEN OSTERREICH | Salzburg | Schloss Hellbrunn Salzburg

Sound of Music: /w

schen

Mythos und Wirklichkeit

Kaum ein Film ist so eng mit Salzburg verbunden wie ,The Sound of Music”.

Ab September 2026 widmet sich ein neues Museum im historischen Gebdudeensemble
von Schloss Hellbrunn dem weltberthmten Musical, dem Hollywood-Klassiker und vor
allem der Geschichte jener Familie, die hinter dem Mythos steht: den von Trapps.

Salzburg ist fur viele Menschen auf der
ganzen Welt untrennbar mit The Sound of
Music verbunden. Die Melodien, die
Landschaft, die Bilder von Maria und den
Kindern der Familie von Trapp haben die
Stadt zu einem Sehnsuchtsort gemacht.
Seit Generationen kommen Besucherin-
nen und Besucher, um jene Schauplétze
zu entdecken, die sie aus dem Film ken-
nen. Nun bekommt diese Geschichte ei-
nen neuen Ort: Mit dem Museum ,Sound
of Music Salzburg® entsteht bei Schloss
Hellbrunn eine Ausstellung, die Filmmy-
thos und historische Realitat miteinander
verbindet.

Untergebracht ist das Museum in einem
historischen Gebdudeensemble an der
Flarstenallee: in der Remise, dem Jager-
haus und dem Tierwarterhaus. Die auf-
wendig adaptierten Gebaude verbinden
den Charakter des historischen Ortes mit
moderner Ausstellungstechnik. Dabei
geht es nicht allein um den nostalgischen
Blick auf einen Hollywood-Klassiker. Viel-
mehr zeichnet das Museum die Entste-
hungsgeschichte eines weltweiten Phé-
nomens nach.

Denn,The Sound of Music” begann nichtin
Hollywood. Am Anfang standen die Erinne-
rungen von Maria Augusta von Trapp und
ihre Lebensgeschichte mit der musikali-
schen Familie. Aus den Memoiren entwi-
ckelte sich zunachst ein Buch, spater ein
Musical am Broadway und schlieflich der
legendére Hollywood-Film von 1965 mit
Julie Andrews und Christopher Plummer.
Salzburg wurde dabei selbst zur Kulisse -
und durch den internationalen Erfolg des
Films zu einem Teil seiner eigenen Legen-
de. Die Ausstellung nimmt beide Ebenenin
den Blick: In der Remise steht die Ge-
schichte des Films und seines weltweiten

]

Erfolgs im Mittelpunkt. Das Jagerhaus wid-
met sich der historischen Familie von
Trapp und den tatsdchlichen Lebensum-
stdnden hinter der vielfach romantisierten
Geschichte. So entsteht ein Spannungs-
feld zwischen Erinnerung, historischer
Wirklichkeit und filmischer Inszenierung.

Zum Abschluss wartet ein Erlebnis, das
Filmfans unmittelbar in die Welt von The
Sound of Music versetzen soll: ein origi-
nalgetreuer Nachbau des berihmten Pa-
villons. In einem 360-Grad-Projektions-
raum wird die Szene zu ,Sixteen Going on
Seventeen® mittels 3D-Inszenierung neu
erlebbar. Besucherinnen und Besucher
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stehen dabei nicht nur vor einer Filmku-
lisse — sie werden selbst Teil der Szene.
Der originale Pavillon im Park von Schloss
Hellbrunn ist bis heute eine der bekann-
testen Spuren des Films in Salzburg und
zugleich die einzige erhaltene Filmkulisse
des Salzburger Drehs. Nur wenige Schrit-
te davon entfernt erzahlt das neue Mu-
seum nun die Geschichte hinter den Bil-
dern:von Maria und der Familie von Trapp
Uber Musical und Film bis zum weltweiten
Mythos.

Ab 20. September 2026

M Informationen:
www.salzburgmuseum.at



AUSESIENEUNTER OSTERREICH | Salzburg | DomQuartier Salzburg

Huda lakriti. Anatomy
Of an Endless Scene

Was bleibt von der Vergangenheit — und wie sehr kdnnen Bilder unsere Erinnerung verandern? Die syrische
KUnstlerin Huda Takriti untersucht im DomQuartier Salzburg das Verhaltnis von Archiv, Wahrnehmung und
Geschichtsschreibung. Ihre Videoarbeit Anatomy of an Endless Scene macht sichtbar, dass Geschichte nie-
mals nur aus Fakten besteht, sondern auch aus Bildern, Blicken und Erzahlungen.

Wie entsteht Erinnerung? Und wem koén-
nen wir glauben, wenn Bilder den An-
spruch erheben, Geschichte zu doku-
mentieren? Mit diesen Fragen setzt sich
Huda Takriti in ihrer Videoarbeit Anatomy
of an Endless Scene (2025) auseinander.
Die in Damaskus geborene und in Oster-
reich lebende Kunstlerin wurde 2026 mit
dem Kardinal-Kénig-Kunstpreis ausge-
zeichnet. Im Dommuseum des DomQuar-
tiers Salzburgist ihre Arbeit nun als kiinst-
lerische Intervention zu sehen - in Ko-
operation mit dem Kardinal-K&nig-Kunst-
fonds der Erzdidzese Salzburg.

Takritis Ausgangspunkt ist das Verhaltnis
von Bild, Erinnerung und Geschichte. Ar-
chive und Ruinen spielen dabei eine zent-
rale Rolle. Sie sind fur die Kunstlerin keine
abgeschlossenen Orte, an denen Vergan-
genheit lediglich aufbewahrt wird. Viel-
mehr versteht sie sie als offene Rdume, in
denen sich Spuren vergangener Ereignis-
se mit der Gegenwart verbinden. Was er-
halten bleibt, kann immer wieder neu ge-
lesen, interpretiert und in einen anderen
Zusammenhang gestellt werden.

Eine wichtige Referenz bildet der Prolog
zu Kenneth Branaghs Verfilmung von
Shakespeares Heinrich V. aus dem Jahr
1989. Darin wird nicht nur eine Geschich-
te erzahlt, sondern zugleich die Konst-
ruktion von Erzahlung und die Rolle des
Publikums thematisiert. Takriti greift die-
sen Gedanken auf und Ubersetzt ihnin ei-
nen poetischen Dialog zwischen einem
schwebenden Auge und einem Schein-
werfer. Wahrnehmung wird dabei selbst
zum Gegenstand der Betrachtung: Wer
sieht? Was wird sichtbar? Und was bleibt
auBerhalb unseres Blickfelds?

Far ihre Videoarbeit greift die Kinstlerin
auf Found Footage aus ihrem persénli-

Huda Takriti, ,Anatomy of an Endless Scene®, 2025, Video, 1730, 4k, Farbe, Schwarz-wei}, Sound, Installati-
onsansicht MQ Freiraum, Wien

chen Bildarchiv zurtck. Historische Doku-
mente treffen auf Nachrichtenbilder und
Ausschnitte aus Filmen. Unterschiedliche
Zeiten und Bildwelten Uberlagern sich
und erzeugen neue Zusammenhange.
Doch je mehr Bilder zu erzédhlen schei-
nen, desto stéarker stellt sich die Frage
nach ihrer Glaubwurdigkeit. Kdnnen Fo-
tografien, Filmaufnahmen oder Doku-
mente tatsachlich eine objektive Wahr-
heit vermitteln?

Takriti verweigert eine eindeutige Ant-
wort. Durch Lichtblenden, Bildumkehrun-
genundandere Verfremdungen bringt sie
die gewohnte Wahrnehmung aus dem
Gleichgewicht. Die Bilder werden nicht
zu Beweisen, sondern zu Spuren, deren
Bedeutung sich erstim Blick der Betrach-
ter:innen formt. Damit lenkt die Arbeit
den Fokus auch auf uns selbst: auf die Art
und Weise, wie wir Bilder lesen, Erinne-
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rungen zusammensetzen und Geschichte
deuten.

Der Kardinal-Kénig-Kunstpreis, der 2005
auf Initiative von Pralat Johannes Neu-
hardt gegrindet wurde, zahlt zu den be-
deutenden Auszeichnungen fur zeitge-
nossische Kunst in Osterreich. Er wirdigt
international tatige Kudnstler:innen mit
Lebensmittelpunkt in Osterreich und ver-
steht sich zugleich als Zeichen fur den
Dialog zwischen Kirche, Kunst und gesell-
schaftlicher Gegenwart.

»~Anatomy of an Endless Scene” ladt da-
mit nicht nur zum Betrachten ein, son-
dern zum kritischen Sehen. Denn viel-
leicht beginnt Geschichtsschreibung ge-
nau dort, wo wir aufhdren, Bildern ein-
fach zu glauben.

6. Dezember 2026 bis 3. Mai 2027

B Informationen:
www.domquartier.at



AUSSIFENEUNTER OSTERREICH | Salzburg | Museum der Moderne | Ménchsberg

Am cnde des lages:
100 Jahre Neue Sachlichkeit

Hundert Jahre nach ihrer Entstehung wirkt die Neue Sachlichkeit erstauntich
gegenwartig. Das Museum der Moderne Salzburg blickt zurtck auf eine Epoche
zwischen Aufbruch und Krise — und zeigt Kunstler:innen, die ihre Zeit mit kihler
Prazision, kritischem Blick und schonungsloser Genauigkeit ins Bild setzten.

Die 1920er- und 1930er-Jah-
re waren eine Zeit radikaler
Verédnderungen. Nach dem
Ersten Weltkrieg geriet die
vertraute gesellschaftliche
Ordnung ins Wanken, neue
Freiheiten und Lebensent-
wirfe entstanden. Automo-
bile und schnellere Zige be-
schleunigten den Alltag, das
Kino brachte die Bilder Hol-
lywoods nach Europa, Thea-
ter, Varietés und Nachtclubs
versprachen Unterhaltung
und ein neues Lebensgefuhl.
Gleichzeitig prégten soziale
Not, politische Spannungen
und die traumatischen Erfah-
rungen des Krieges den All-
tag. Zwischen Fortschritts-
glaube und Krisenbewusst-
sein entwickelte sich jene
Bildsprache, die als Neue
Sachlichkeit in die Kunstge-
schichte einging.

Die Ausstellung ,Am Ende
des Tages: 100 Jahre Neue
Sachlichkeit” im Museum der
Moderne Salzburg fuhrt mit-
ten hinein in diese wider-
spruchliche Welt. Vom Ate-
lier geht es auf die Strafen
der Grofistadt, ins Theater
und schliefilich in die Nacht.
Malerei, Grafik, Fotografie und Plastik be-
gegnen sich und zeichnen ein facetten-
reiches Bild einer Gesellschaft im Um-
bruch.

Charakteristischist dabei der prazise, bei-
nahe distanzierte Blick. Wo der Expressi-
onismus noch auf subjektive Geste und
emotionale Ubersteigerung setzte, kon-

Auréle René Barraud, Selbstportrat, junger Mann mit Ehering, um 1925, Ol auf
Leinwand, © Jan E. Fischer Private Collection

zentrierten sich die Vertreter:innen der
Neuen Sachlichkeit auf das Sichtbare. Kla-
re Konturen, scharf beobachtete Details
und eine oftmals nichterne Darstellung
verleihen den Werken ihre besondere
Spannung. Menschen erscheinen nicht
seltenals gesellschaftliche Typen:selbst-
bewusste Grofstadter:innen, Angestell-
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te, Kunstler:innen, AuRen-
seiter:innen oder Figuren,
deren Koérper und Gesich-
ter von den Widersprichen
ihrer Zeit erzahlen.

Gerade diese Genauigkeit
macht die Arbeiten bis heu-
te so eindringlich. Fragen
nach ldentitat, Geschlech-
terrollen, sozialer Ungleich-
heit und gesellschaftlicher
Verunsicherung sind keines-
wegs historisch abgeschlos-
sen. Im Gegenteil: Im Ab-
stand von hundert Jahren
beginnen die Bilder ihre
Gegenwart erneut zu spie-
geln.

Ausgangspunkt der Ausstel-
lung ist die Jan E. Fischer Pri-
vate Collection, ergédnzt um
Leihgaben aus &sterreichi-
schen Sammlungen. Zu se-
hen sind Arbeiten unter an-
derem von Albert Birkle,
Dodo, Elde Steeg [Elfriede
Stegemeyer), Lotte Laser-
stein, George Grosz, Otto
Dix, Christian Schad und Ru-
dolf Schlichter. Die Ausstel-
lung versteht die Neue
Sachlichkeit dabei nicht als
geschlossene  Stilrichtung,
sondern als vielstimmige
kinstlerische Bewegung. Was ihre Prota-
gonist:iinnen verbindet, ist weniger ein
einheitlicher Look als die Entscheidung,
genau hinzusehen - auch dort, wo die
Wirklichkeit unbequem wird.

6. November 2026 bis 28. Februar 2027

B Informationen:
www.museumdermoderne.at
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~Real

Katrin Plavcak — Paint
tyinsurreal |

i

Tes

Frohliche Farben, eigentimliche Figuren und Uberraschende Bildwelten: Katrin Plavcak
verbindet spielerische Leichtigkeit mit einer kritischen Auseinandersetzung mit Fake News,
KI, Klimakrise, Gewalt und gesellschaftlichen Umbrtchen. Das Lentos Kunstmuseum Linz
zeigt ihre Malerei als Spiegel einer surrealen Gegenwart.

Frohliche Farben, eigentim-
liche Figuren und Uberra-
schende Bildwelten: Katrin
PlavCaks Malerei wirkt auf
den ersten Blick spielerisch
und leicht. Doch hinter der
farbenreichen Oberfldche
verbirgt sich eine prézise und
kritische  Auseinanderset-
zung mit den politischen, ge-
sellschaftlichen und wissen-
schaftlichen Realitaten un-
serer Gegenwart. Das Len-
tos Kunstmuseum Linz
widmet der &sterreichischen
Kinstlerin mit ,Painting Reali-
ty in Surreal Times” eine Aus-
stellung Uber das Leben und
Malenin stirmischen Zeiten.
Plavcak malt eine Welt, in der
Vertrautes und Verstéren-
des unmittelbar nebeneinan-
derstehen. Ihre Bilder grei-
fen Themen auf, die unseren
Alltag bestimmen: Fake News
und soziale Medien, Kunstli-
che Intelligenz und Klimakri-
se, politische Instabilitat und
zunehmende Gewalt. Dabei
interessiert sich die Kinstle-
rin weniger far einfache Ant-
worten als fur die Frage, wie
sich unsere Wahrnehmung
verandert, wenn Gewissheiten brlchig
werden und Realitat zunehmend von Bil-
dern, Informationen und digitalen Erzah-
lungen Uberlagert wird. Die Ausstellung
folgt vier Leitmotiven, die unterschiedli-
che ,Surrealitdten” unserer Gegenwart
sichtbar machen. Im Fokus stehen ver-
starkte Gewalttendenzen und geopoliti-
sche Konflikte ebenso wie die Bedeutung

:

Katrin Plav¢ak, Cuz, it’s so sad, bro | Darnella Frazier, 17 (George Floyd), 2020
Foto: Markus Gradwohl

demokratischer Strukturen. Auch Ge-
schlechterrollen werden kritisch hinter-
fragt. Daneben 6ffnet Plavcak den Blick in
eine andere, beinahe unheimliche Wirk-
lichkeit und fuhrt in reale wie imaginare
Geisterwelten.

Charakteristisch fur ihre Bildsprache ist
dabei die Verbindung scheinbar gegen-
satzlicher Elemente. Popkulturelle Zitate
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treffen auf kunsthistorische
Referenzen, psychoanalyti-
sche Motive auf aktuelle ge-
sellschaftliche  Debatten.
Humor wird zum wichtigen
Werkzeug: Er schafft Dis-
tanz, macht Widerspriche
sichtbar und ermoglicht es,
auch schwierige Themen mit
einer gewissen Leichtigkeit
zu betrachten. Gerade darin
liegt die subversive Kraft ih-
rer Malerei.

PlavCaks Bilder fordern dazu
auf, genauer hinzusehen -
und den eigenen Blick auf
die Gegenwart zu Uberpru-
fen. Was erscheint uns real?
Wem glauben wir? Welche
Bilder prégen unsere Vor-
stellungen von Welt, Politik
und Identitat? Und wie kon-
nen wir angesichts perma-
nenter Krisen selbstbe-
stimmt bleiben, anstatt uns
von ihnen lahmen zu lassen?
,Painting Reality in Surreal
Times” versteht Malerei
deshalb nicht als Ruckzug
aus der Wirklichkeit, son-
dern als M&glichkeit, ihr kri-
tisch und widerstandig zu
begegnen. Die Ausstellung
ist ein farbenprachtiger, humorvoller und
zugleich politischer Kosmos, der seine
Besucherinnen und Besucher nicht mit
fertigen Botschaften entldsst, sondern
mit der Aufforderung, den Status quo im-
mer wieder neu zu hinterfragen.

18. September 2026 bis 10. Janner 2027

M Informationen:
www.lentos.at



DEUTSCHLAND | SCHWEIZ | Museum Wiesbaden | Paula Moderson-Becker Museum Bremen | Stadtische
Galerie im Lenbachhaus und Kunstbau Miinchen | Museo Comunale d‘Arte Moderna Ascona

Sie malten, schrieben, organisierten Ausstellungen, pflegten internationale Kontakte
und schufen Netzwerke, ohne die der legendéare ,Blaue Reiter” kaum denkbar gewesen
ware. Doch wahrend die Namen Wassily Kandinsky und Franz Marc langst zum Kanon der

Moderne gehdren, gerieten viele ihrer Weggefahrtinnen in Vergessenheit.

Das internationale Ausstellungsprojekt
,Die Blauen Reiterinnen® holt zwolf die-
ser Kunstlerinnen ins Zentrum: Gabriele
MUnter, Marianne von Werefkin, Maria
Franck-Marc, Erma Bossi, Sonia Delaunay-
Terk, Emmi Dresler, Elisabeth Epstein, Eli-
sabeth Erdmann-Macke, Natalja Gont-
scharowa, Else Lasker-Schuler, Olga
Meerson und Carla Pohle. Ihre Geschich-
ten fUhren von Minchen nach Paris und
Moskau, von den Aufbruchsjahren vor
dem Ersten Weltkrieg bis ins Exil und in
die Weimarer Republik. Es ist die Ge-
schichte einer Kunstbewegung — neu er-
zahlt aus der Perspektive ihrer Frauen.

Eine Geschichte bekommt eine
neue Perspektive

,Hochverehrte Prinzessin, vieladeliger
wilder Junge, sifle Malerin, wann darf ich
kommen — ich trdume von der SuBigkeit
Ihrer Bilder.

Mit diesen ungewdhnlichen Worten
schrieb Else Lasker-Schuler 1913 an Mari-
anne von Werefkin. Sie unterschrieb als
,Der blauen Reiterreiterin Freundin®. Die
Dichterin liebte es, mit Identitdten und
Geschlechterrollen zu spielen; als ,Prinz
von Theben® schuf sie sich eine eigene li-
terarische Figur. |hr Brief an Werefkin
zeigt zugleich, wie eng die Kinste im Um-
feld des Blauen Reiter miteinander ver-
bunden waren.

Heute ist der Blaue Reiter vor allem mit
Namen wie Wassily Kandinsky, Franz Marc,
August Macke, Paul Klee oder Alexejvon
Jawlensky verbunden. Doch zum Minch-
ner Netzwerk gehdrten ebenso Frauen,
die malten, ausstellten, Kontakte vermit-
telten, diskutierten und neue Wege such-
ten. ,Die Blauen Reiterinnen® nimmt diese
Kinstlerinnen aus dem Hintergrund und

oben: Marianne von Werefkin, ,,Der Ténzer Sacharoff*,
1990, Fondazione Marianne Werefkin, Museo comu-
nale d’arte moderna, Ascona * unten: Gabriele Miinter,
,Bildnis Marianne von Werefkin“, 1909, Stadtische
Galerie im Lenbachhaus und Kunstbau Miinchen,
Gabriele Minter Stiftung 1957 © VG Bild-Kunst, Bonn 2026
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erzahlt die Geschichte der Moderne aus
einer erweiterten Perspektive.

Um 1900 war Minchen ein Magnet far jun-
ge Menschen, die Kunst machen wollten.
FUr Frauen allerdings waren die Wege in
eine professionelle Kunstlerlaufbahn
deutlich schwieriger. Der Zugang zu den
staatlichen Kunstakademien blieb ihnen
lange verwehrt. Frauen mussten eigene
Ausbildungswege finden und grindeten
daflr unter anderem private Kunstschu-
len und Akademien.

Gabriele Munter kam mit grofler Energie
in die Stadt. ,Ab nach Miinchen® lautete
ihr begeisterter Aufbruch. Sie wollte
Kinstlerin werden — und zwar aus eige-
ner Uberzeugung. Ihre Beziehung zu Kan-
dinsky pragte zwar ihr Leben und ihre Ar-
beit, doch MUnter entwickelte frih eine
unverwechselbare eigene Bildsprache.
|lhre Landschaften, Stillleben und Interi-
eurs zeigen, wie konsequent sie Farbe
und Form von der unmittelbaren Wirk-
lichkeit l&ste.

Eine zentrale Figur dieses Netzwerks war
Marianne von Werefkin. In ihrem Mudnch-
ner ,Rosa Salon® trafen sich Kinstlerin-
nen und Kunstler, Schriftsteller, Musiker
und Intellektuelle. Hier wurde diskutiert,
gestritten und Uber Kunst ebenso ge-
sprochen wie Uber gesellschaftliche Fra-
gen. Werefkin war dabei weit mehr als
Gastgeberin. Sie war eine eigenstandige
Kinstlerin und eine wichtige intellektuel-
le Kraft des Kreises. |hr Salon wurde zu
einem Ort, an dem Ideen entstehen und
Kontakte geknuUpft werden konnten.
Kunst war in diesem Umfeld immer auch
eine Frage des Austauschs — und der ge-
genseitigen Ermutigung.

Der Blaue Reiter war von Anfang aninter-
nationaler, als sein Minchner Name ver-



Erma Bossi, ,,Selbstbildnis* (als Bildnis von Marianne von Werefkin 1970 erworben), ca. 1910, Gabriele Miinter- und Johannes Eichner-Stiftung Miinchen
Foto: Lenbachhaus
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muten lasst. Elisabeth Epstein etwa pfleg-
te Kontakte weit Uber Deutschland hin-
aus. Uber sie und andere Verbindungen
gelangten neue Impulse der franzosi-
schen Avantgarde nach Mdnchen. Die Be-
gegnungen mit Robert und Sonia Delau-
nay-Terk &ffneten den Blick auf eine
Kunst, in der Farbe selbst zum eigenstan-
digen Ausdrucksmittel werden konnte.

Auch Natalia Gontscharowa steht fir die-
se internationale Dimension. Verbindun-
gen nach Russland und Frankreich mach-
ten sichtbar, wie eng die kinstlerischen
Aufbriche jener Jahre miteinander ver-
bunden waren. Minchen, Paris und Mos-
kau waren keine voneinander getrennten
Kunstwelten. Ideen, Bilder, Briefe und
Menschen bewegten sich zwischen ihnen.

Zwolf Kanstlerinnen, zwolf Wege

Im Mittelpunkt des Projekts stehen zwolf
Frauen: Erma Bossi, Sonia Delaunay-Terk,
Emmi Dresler, Elisabeth Epstein, Elisa-

beth Erdmann-Macke, Natalia Gontscha-
rowa, Else Lasker-Schiler, Maria Franck-
Marc, Olga Meerson, Gabriele Munter,
Carla Pohle und Marianne von Werefkin.
lhre Lebenswege kdnnten unterschiedli-
cher kaum sein. Einige standen unmittel-
bar im Zentrum des Munchner Kunstge-
schehens, andere bewegten sich an sei-
nen Ra&ndern. Manche waren eng mit den
bekannten Kinstlern des Blauen Reiter
verbunden, andere entwickelten ihre ei-
genen Netzwerke. Gerade diese Unter-
schiede machen sichtbar, wie vielfaltig
die Szene tatsdchlich war.

Was diese Frauen kinstlerisch verband,
war die Suche nach neuen Ausdrucks-
moglichkeiten. Farbe musste nicht langer

einfach wiedergeben, was das Auge sah.
Formen konnten vereinfacht, verandert
oder aufgeldst werden. Ein Bild durfte
eine persoénliche Wahrnehmung, eine
Stimmung oder eine innere Erfahrung
sichtbar machen.

Die Kunstlerinnen beschaftigten sich mit
Landschaft und Natur, mit Spiritualitat
und menschlicher Existenz, aber auch mit
gesellschaftlichen Realitaten. Carla Poh-

links: Maria Franck-Marc, ,Zwei Kinder zwischen
Blumen®, ca. 1912, Privatbesitz Foto: Walter Bayer

rechts oben: Elisabeth Epstein, , Selbstportrat®, 1911,
Stédtische Galerie im Lenbachhaus & Kunstbau Min-
chen, im Andenken an Jerome Pustilnik, New York City
rechts unten: Natalia Goncharova, ,,Rusalka“ (Wasser-
nymphe), 1908, Museum Ludwig, Kln, Schenkung
Sammlung Ludwig 2011 Foto: Historisches Archiv mit
Rheinischem Bildarchiv © vG Bild-Kunst, Bonn 2026
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les Grafiken etwa erzdhlen von Armut, so-
zialen Gegensadtzen und Krieg. Andere
Werke wirken auf den ersten Blick stiller
—und sind doch Ausdruck eines selbstbe-
wussten Aufbruchs.

Kunst und ein anderes Leben

Wer als Frau um 1910 eine eigenstandige
Kinstlerinnenexistenz anstrebte, musste
sich gegen Vorstellungen behaupten, die
Frauen vor allem andere Rollen zuge-
standen. Die Kunstlerinnen des Blauen
Reiter fanden daflur unterschiedliche
Strategien: Sie suchten Offentlichkeit,
grindeten und organisierten, stellten
aus, reisten, pflegten Kontakte und unter-
stUtzten einander. Gabriele Mlnter be-
muhte sich beispielsweise gezielt um
Ausstellungsmoglichkeiten und prasen-
tierte ihre Arbeiten unter anderem in der
Berliner Galerie Der Sturm. Marianne von
Werefkin baute mit ihrem Salon ein weit-
reichendes kulturelles Netzwerk auf. An-
dere Frauen arbeiteten im Hintergrund,
vermittelten Kontakte oder ermaglich-
ten durch finanzielle und organisatori-
sche Unterstltzung kiinstlerische Projek-
te. Dass viele von ihnen spater dennoch
aus dem Blick gerieten, macht das Projekt
besonders relevant.

,GroRes Kino*

Iris Berben, Schirmherrin des Ausstel-
lungsprojekts an den drei deutschen Sta-
tionen, kennt die Erfahrung, sich in einem
von Mannern gepragten Umfeld behaup-
ten zu muassen, aus ihrer eigenen berufli-
chen Biografie. lhre persénliche Perspek-
tive verbindet sie mit dem Anliegen der
Ausstellung.

»/ch weill sehr genau, was es bedeutet,
sich als junge Kunstlerin in einem manner-
dominierten Umfeld zu bewegen und sich
dort durchzusetzen®, sagt Berben. ,Des-
halb habe ich keinen Moment gezdgert,
die Schirmherrschaft fur dieses Augen
offnende Ausstellungsprojekt zu Uber-
nehmen.” Dass die Kiinstlerinnen trotz ih-
rer Leistungen spater vielfach in Verges-
senheit gerieten, empfindet sie als be-
sonders bemerkenswert. Und sie findet
dafir ein bewusst modernes Bild: Fur
Berben ist es ,grofes Kino®, endlich se-
hen zu kédnnen, ,was sie gegen viele Wi-
derstande geschaffen haben®.



Sonia Delaunay-Terk, ,Deux Fillettes Finlandaises”, 1907, Kunsthalle Emden © Pracusa 20260805

Zwischen Freundschaft und
Konkurrenz

Die Geschichte dieser Frauen lasst sich
dabei nicht auf ein einfaches Gegenlber
von Mannern und Frauen reduzieren. Sie
waren Freundinnen und Konkurrentinnen,
Unterstltzerinnen und eigenstandige
Personlichkeiten. Einige arbeiteten ge-
meinsam, andere gingen bewusst eigene
Wege. Gerade diese Mischung macht den
Blick auf den Blauen Reiter lebendig. Es
ging um Nahe und Distanz, um gegenseiti-
ge Inspiration, aber auch um die Frage,
wer gesehen wurde — und wer nicht.

,Die Blauen Reiterinnen® erzahlt keine
Geschichte, in der bekannte Namen ein-
fach durch andere ersetzt werden. Viel-
mehr erweitert sie das Bild einer Epoche,
die schon immer von Austausch, Begeg-
nung und unterschiedlichen kunstleri-
schen Stimmen gepragt war.

Die zwolf Frauen machen sichtbar, wie
Kunstgeschichte entsteht: durch Werke,

aber ebenso durch Freundschaften,
Briefe, Reisen, Ausstellungen und Netz-
werke. Sie zeigen eine Moderne, die in-
ternational vernetzt war und in der Frau-
en langst eine zentrale Rolle spielten.
Vielleicht liegt genau darin die eigentli-
che Entdeckung dieser Ausstellung: Der
Blaue Reiter wird nicht neu erfunden. Er
wird grofBer.

Vier Stationen, ein neuer Blick

,Die Blauen Reiterinnen® ist ein gemein-
sames Projekt des Stadtischen Galerie im
Lenbachhaus und Kunstbau Minchen, des
Museum Wiesbaden, des Paula Moder-
sohn-Becker Museums Bremen und der
Fondazione Marianne Werefkinin Ascona.
Den Auftakt macht Wiesbaden vom 23. Ok-
tober 2026 bis 21. Februar 2027. Das Muse-
um beschaftigt sich seit Jahrzehnten in-
tensiv mit Marianne von Werefkin und be-
sitzt mit Alexejvon Jawlensky einen wichti-
gen Bezug zur Kunst des Blauen Reiter.
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In Bremen folgt die Ausstellung vom 13.
Mérz bis 29. August 2027. Das Paula Mo-
dersohn-Becker Museum, das als welt-
weit erstes Museum einer Malerin gewid-
met wurde, stellt die Klnstlerinnen des
Blauen Reiter auch in Beziehung zu Paula
Modersohn-Becker.

In Mdnchen ist die Ausstellung vom 12.
Oktober 2027 bis 23. April 2028 zu sehen.
Hier, im Lenbachhaus mit seiner weltweit
bedeutenden Sammlung zum Blauen Rei-
ter, schlieflt sich ein besonderer Kreis:
Die Ausstellung fallt in die Feierlichkeiten
zum 150. Geburtstag Gabriele Minters
und in das von der UNESCO ausgerufene
Minter-Gedenkjahr 2027. Die letzte Sta-
tion fuhrt nach Ascona zur Fondazione
Marianne Werefkin.

B Informationen:
https:lImuseum-wiesbaden.de
www.museen-boettcherstrasse.de
www.lenbachhaus.de
www.museoascona.ch



AUSISEERENNE] SCHWEIZ | Basel | Fondation Beyeler

Neue Horizonte

Mit dem erweiterten Ensemble beginnt fur die Fondation Beyeler ein neues Kapitel: Kunst,
Architektur und Natur treten in Riehen noch intensiver miteinander in Beziehung. Den Auftakt
macht die grosse Sammlungsausstellung ,Constellations®, gefolgt von vier Einzelausstellungen,
die Kanstlerinnen von Ruth Asawa bis Elizabeth Peyton in den Mittelpunkt racken.

Es ist eine Erweiterung, die weit Uber zu-
satzliche  Quadratmeter  hinausgeht.
Wenn die Fondation Beyeler ab Herbst
2026 ihr neu erweitertes Ensemble
schrittweise fur das Publikum &ffnet und
im Januar 2027 vollstandig erdffnet, ver-
andert sich nicht nur die Architektur des
Museums — auch sein Verhéltnis zur Kunst,
zur Landschaft und zu seinen Besucherin-
nenund Besuchern wird neu gedacht. Aus
dem international renommierten Muse-
um in Riehen bei Basel wird ein weitlaufi-
ger Kunst-und Kulturort, an dem sich Aus-
stellungsrdume, historische Gebdaude,
Parklandschaft und neue Orte der Be-
gegnung zu einem vielschichtigen Gan-
zen verbinden.

Seit ihrer Eréffnung vor mehr als 25 Jahren
hat sich die Fondation Beyeler zu einem
der Dbeliebtesten Kunstmuseen der
Schweiz entwickelt. Nun wird diese Er-
folgsgeschichte radumlich und konzeptio-
nell fortgeschrieben. Das von Renzo Pia-
no entworfene Museumsgebaude bleibt
dabei der architektonische Ausgangs-
punkt, erhélt jedoch mit den neuen Bauten
des Schweizer Architekten Peter Zumthor
ein GegenUlber von ganz eigener Prasenz.
Dreineue Hauser — das Wyss Museum, der
Ammann Pavillon und das Torhaus — figen
sich behutsam in die gewachsene Umge-
bung ein. Hinzu kommen restaurierte his-
torische Gebdude aus dem 18. Jahrhun-
dert, die neue Funktionen erhalten, sowie
ein Park, dessen offentlich zugéngliche
Flache sich nahezu verdoppelt.

Gerade diese Verbindung unterschiedli-
cher Zeiten und Architekturen macht den
besonderen Reiz des neuen Ensembles
aus. Zumthor setzt nicht auf einen spekta-
kuldren Grossbau, sondern auf drei klei-
nere Hauser mit unterschiedlichen Funk-
tionen und Materialien. Das Wyss Muse-

Maurizio Cattelan, ,Untitled®, 2003, Kérper aus
Kunstharz, Kunsthaar, Kleidung, Elektronik,
Bronzetrommel, Privatsammlung

© Maurizio Cattelan, Foto: Mark Niedermann

um, das kinftig einen Teil der Sammlung
und bedeutende Leihgaben beherbergen
wird, ist aus regional gewonnenem Jura-
kalkstein gedacht. Seine monolithische
Erscheinung nimmt Bezug auf den alten
Baumbestand, wéhrend grosszigige
Fensterausschnitte gezielte Blicke in die
Landschaft erm&glichen. Innen und aus-
sen, Kunstwerk und Natur sollen dabei
nicht als Gegensétze erscheinen, son-
dern als Teile eines gemeinsamen raumli-
chen Erlebnisses.

Auch der Ammann Pavillon erweitert das
Museum um eine Dimension, die fur das
Museum des 21. Jahrhunderts immer
wichtiger wird: die Begegnung. Tagsuber
ist der lichtdurchflutete Bau ein Ort zum
Lesen, Verweilen und Austauschen, wah-
rend er bei Konzerten, Gesprachen, Film-
abenden und Performances zum lebendi-
gen Veranstaltungsraum wird. Das Tor-
haus wiederum markiert den Ubergang

100 | siIMsKultur | 312026

zwischen offentlichem Raum und Muse-
umsensemble und verbindet funktionale
Anforderungen mit einer zurtckhalten-
den, regional inspirierten Architektur.
Besonders entscheidend fir die neue
Qualitat des Ortes ist jedoch der erwei-
terte Park. Der bislang private Teil der
historischen Anlage wird der Offentlich-
keit zuganglich gemacht. Jahrhunderteal-
te Bdume, Wiesen und Teiche prégen die
Landschaft, die bereits um 1830 als engli-
scher Landschaftsgarten angelegt wurde.
Mit dem neuen o6ffentlich zuganglichen
Bereich entsteht zugleich ein direkter Zu-
gang zum angrenzenden Naturschutzge-
biet. Kunstwerke im Freien werden durch
neue Arbeiten erganzt — und damit wird
der fur die Fondation Beyeler charakte-
ristische Dialog zwischen Kunst und Na-
tur noch einmal intensiviert.

,Constellations®:

Die Sammlung als Sternbild

Den programmatischen Auftakt bildet
,Constellations“ — und der Titel ist zu-
gleich ein Versprechen. Rund 230 Werke
aus dem19,,20.und 21. Jahrhundert treten
in wechselnden Konstellationen mitein-
ander in Beziehung. Meisterwerke aus
der Sammlung der Fondation Beyeler
treffen auf Neuerwerbungen, Schenkun-
gen und bedeutende Leihgaben aus
Schweizer und internationalen Privat-
sammlungen. Erstmals wird dabei das
neue Wyss Museum gemeinsam mit dem
von Renzo Piano entworfenen Beyeler
Museum, dem erweiterten Park und den
historischen Gebduden als zusammen-
hangender Ausstellungsort bespielt.

Der Name der Ausstellung verweist auf
Alexander Calders ,Constellations® aus
dem Jahr 1943. Wie bei einem Sternbild
entsteht auch hier Bedeutung nicht allein



oben: Die Fondation Beyeler, entworfen von Renzo Piano Foto: Mark Niedermann * Mitte links: Sammlung Fondation Beyeler, Riehen/Basel, Installationsansicht, Wolfgang
Tillmans, ,Anders” (Brighton Arcimboldo), 2005, Silver 146, 2013, Greifbar 23, 2015, Silver 137, 2013, chaos cup, 1997, Transit of Venus, 2012, Buenos Aires, 2010

© Wolfgang Tillmans, Foto: Mark Niedermann * Mitte rechts: Sammlung Fondation Beyeler, RiehenlBasel, Installationsansicht, Otobong Nkanga, ,Unearthed — Abyss", 2021

© Otobong Nkanga, Foto: Mark Niedermann * unten: Der Park Der Fondation Beyeler Foto: Mark Niedermann
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aus den einzelnen Elementen, sondern
aus ihrer Beziehung zueinander. Ein Picas-
so kann plotzlich anders erscheinen,
wenn ihm ein Werk von Rothko gegen-
Ubersteht; eine Skulptur von Alberto Gia-
cometti kann durch den Blick auf die
Landschaft eine neue Dimension erhal-
ten. Die Ausstellung l&dt dazu ein, be-
kannte Werke neu zu entdecken und un-
erwartete Verbindungen zwischen unter-
schiedlichen Kunstlergenerationen, Me-
dien und Bildwelten wahrzunehmen.

Zu sehen sind unter anderem Arbeiten
von Claude Monet, Pablo Picasso, Alex-
ander Calder, Joan Mird, René Magritte,
Alberto Giacometti, Mark Rothko, Willem
de Kooning, Joan Mitchell, Cy Twombly,
Louise Bourgeois, Fujiko Nakaya, Gerhard
Richter, Vija Celmins, Marlene Dumas, Ro-
bert Gober, Thomas Schutte, Roni Horn,
FischlilWeiss, Elizabeth Peyton, Wolfgang
Tillmans und Otobong Nkanga. Die Spann-
weite reicht damit von den grossen Posi-
tionen der Moderne bis zu wichtigen
Stimmen der Gegenwart.

Doch ,Constellations” ist keine statische
Sammlungsschau. Teile der Prasentation
und bestimmte Werkgruppen verandern
sich im Rhythmus der Jahreszeiten. Da-
durch entstehen immer wieder neue
Konstellationen, andere Nachbarschaf-
ten und neue Blickbeziehungen zwischen
Kunst, Architektur und Landschaft. Wer
wiederkommt, soll nicht einfach dieselbe
Ausstellung erneut sehen, sondern eine
veranderte Fondation Beyeler erleben.
Gerade darin liegt die Stérke des neuen
Ensembles: Es erweitert das Museum
nicht nur nach aussen, sondern auch nach
innen. Die Sammlung wird beweglicher,
die Architektur wird Teil des Ausstel-
lungserlebnisses, und die Natur wird vom
Hintergrund zum aktiven Gegenulber.
Kunst begegnet den Besuchenden nicht
mehr ausschliesslich innerhalb klar defi-
nierter Museumsgrenzen, sondern ent-
faltet sich Uber unterschiedliche Rdume,
Atmosphéren und Blickachsen.

Herbst 2026 bis Herbst 2027

Ruth Asawa: Zwischen Linie,

Raum und Licht

Den Auftakt der Einzelausstellungen macht
Ruth Asawa (1926-2013), deren Werk erst-

mals umfassend in der Schweiz prasen-
tiert wird. Beruhmt fur ihre filigranen
Drahtskulpturen, entwickelte die US-ame-
rikanische Kunstlerin  mit japanischen
Wurzeln aus einfachsten Materialien kom-
plexe, schwebend wirkende Formen zwi-
schen Abstraktion und Figuration. Die Aus-
stellung zeigt neben Skulpturen auch
Zeichnungen, Druckgrafiken, Gemalde
und Arbeiten im 6ffentlichen Raum und
macht damit die aussergewdhnliche Viel-
falt ihres Schaffens sichtbar. Zugleich er-
zahlt sie von Asawas Ausbildung am legen-
daren Black Mountain College und ihrem
nachhaltigen Engagement fir Kunstver-
mittlung und Kunsterziehung.

18. Oktober 2026 bis 10. Januar 2027

Frida Kahlo: Kunst als
Selbstbefragung

Anfang 2027 steht Frida Kahlo (1907-1954]
im Mittelpunkt einer grossen Ausstellung,
die konsequent auf ihre Kunst konzent-
riertist. Rund 50 Gemaélde - etwa ein Drit-
tel ihres gesamten malerischen CEuvres —
sowie 15 Zeichnungen ermoglichen einen
aussergewohnlich umfassenden Blick auf
ihr Schaffen. Im Zentrum stehen die ikoni-
schen Selbstbildnisse, daneben Stillleben
und Portrats von Familie und Freunden.
Sichtbar wird eine Kinstlerin, die persén-
liche Erfahrung, mexikanische Tradition,
Realitat, Traum und Fantasie in eine unver-
wechselbare Bildsprache Uberfuhrt.

31. Januar bis 17. Mai 2027

Louise Bourgeois: Korper,
Erinnerung, Identitat

Im Sommer 2027 widmet die Fondation
Beyeler Louise Bourgeois (1911-2010) ei-
ne umfassende Ausstellung mit rund 100
Werken aus allen Phasen ihres langen
Schaffens.  Skulpturen, Zeichnungen,
Aquarelle, Gemalde und die berihmten
,Cells“ machen die enorme Bandbreite
ihrer kanstlerischen Sprache erfahrbar;
legenddre Spinnenskulpturen werden
sich Uber die beiden Museumsgebéaude
und den Garten verteilen. Bourgeois ver-
band koérperliche Formen mit psycholo-
gischen und biografischen Themen und
machte Erinnerung, Angst, Identitat und
Verletzlichkeit zu zentralen Motiven. Die
Ausstellung zeigt damit eine Kunstlerin,
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die die moderne Skulptur nachhaltig ver-
andert und zugleich bis heute nichts von
ihrer verstorenden und poetischen Kraft
verloren hat.

13. Juni bis 17. Oktober 2027

Elizabeth Peyton: Die Intimitat

des Blicks

Zum Abschluss des ersten Jahresim erwei-
terten Ensemble rackt Elizabeth Peyton
(*1965) in den Fokus. Seit den 1990er-Jah-
ren pragt die US-amerikanische Kunstlerin
mit ihren intimen Portrats von Freundin-
nenund Freunden, Kinstlerpersénlichkei-
ten, Musikerinnen und Musikern sowie his-
torischen Figuren die zeitgendssische fi-
gurative Malerei. Gemaélde, Zeichnungen
und Druckgrafiken aus verschiedenen
Schaffensphasen zeigen eine Bildwelt, in
der Nahe, Fragilitdt und Erinnerung eine
ebenso grosse Rolle spielen wie Schon-
heit und kulturelle Projektionen. Die erste
umfassende Prasentation ihres Werks in
der Schweiz macht deutlich, wie eigen-
standig Peyton klassische Portrattraditio-
nen in eine zeitgendssische, emotional
aufgeladene Sprache Uberfuhrt.

26. September 2027 bis 9. Januar 2028

Mit dem erweiterten Ensemble gewinnt
die Fondation Beyeler damit nicht ein-
fach ein neues Museumsgebaude, son-
derneinen neuen Méglichkeitsraum. Ren-
zo Pianos bestehende Architektur, Peter
Zumthors neue Bauten, die historischen
Hauser und die gewachsene Parkland-
schaft bilden ein Geflge, in dem sich
Kunst auf immer neue Weise betrachten
lasst. ,Constellations macht diese Idee
zum Programm: Nicht das einzelne Werk
stehtisoliertim Zentrum, sondern die Be-
ziehungen, die zwischen Werken, Rau-
men, Menschen und Landschaft entste-
hen.

So wird die Erweiterung letztlich zu einer
Einladung, das Museum neu zu entde-
cken. Als Ort der Sammlung und der Aus-
stellung, aber ebenso als Ort der Begeg-
nung, der Bildung, der Musik und der Er-
holung. Und als einen Ort, an dem sich
mit jedem Besuch neue Sternbilder er-
geben kédnnen.

M Informationen:
www.fondationbeyeler.ch



L i

W

ol L

lz Rt Blath s [ -~
O SR SR TR . 1

oben links: Portrét der japanisch-amerikanischen Kiinstlerin Ruth Asawa, wie sie inmitten mehrerer ihrer aus Drahtschlingen gefertigten Skulpturen auf dem Boden
kniet, November 1954 Foto: Nat FarbmaniThe LIFE Picture CollectioniShutterstock Artwork © 2025 Ruth Asawa Lanier, Inc., Courtesy David Zwirner
oben rechts: Frida Kahlo, ,,Selbstbildnis“ (mit Bonito), 1941, Ol auf Hartfaser, Privatsammlung, Courtesy Thomas Ammann Fine Art AG, Zirich
unten links: Louise Bourgeois Mit Spider 1V, 1996 © The Easton Foundation | 2026, ProLitteris, Zurich, Foto: Peter Bellamy
unten rechts: Elizabeth Peyton, ,Portrait at the Opera“ (Elizabeth), 2016, Oil on board, Courtesy the artist, Foto: EPW Studio, NYC
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Cine rrau fanrt der
Moderne entgegen

Sie sammelte Van Gogh, stand fur Hodler Modell, fuhr mit dem Cabriolet durch Europa,
bestieg das Matterhorn und hielt ihr Leben mit der Kamera fest. Gertrud Dubi-Muller war
weit mehr als eine leidenschaftliche Kunstsammlerin: Sie war Netzwerkerin, Fotografin,
Méazenin und eine ungewohnlich selbstbestimmte Frau ihrer Zeit. Das Kunstmuseum Basel
widmet dieser faszinierenden Personlichkeit nun erstmals die umfassende Ausstellung
,Van Gogh, Hodler und ein Cabriolet. Die Sammlerin und Pionierin Gertrud Dubi-Muller”,

Gertrud Mller (Umkreis), Gertrud Dibi-Mller in ihrem Automobil der Marke Pic-Pic, um 1911, Fotografie,
digitalisiertes Glaspositiv, Gertrud Diibi-Mdller-ArchiviFotostiftung Schweiz, Winterthur

Es gibt Biografien, die sich wie ein Roman
lesen — und es gibt Leben, die ihrer Zeit
weit voraus sind. Gertrud Dubi-Muller ge-
hort zweifellos zur zweiten Kategorie. Als
junge Frau erwarb sie Vincent van Goghs
,Portrat Charles-Elzéard Trabuc” und leg-
te damit den Grundstein flr eine Samm-
lung, die spater Werke von Paul Cézanne,
Ferdinand Hodler, Gustav Klimt, Henri
Matisse und Giovanni Giacometti umfas-
sen sollte. Doch die eigentliche Beson-
derheit liegt nicht allein in der Qualitat
dieser Kunstwerke. Sie liegt in der Per-
son, die sie auswahlte, sammelte und mit
den Kunstlerinnen und Kunstlern ihrer
Zeit in einen persdnlichen Austausch trat.
Das Kunstmuseum Basel erzahlt diese Ge-
schichte nun erstmals in einer umfassen-
den Ausstellung. ,Van Gogh, Hodler und
ein Cabriolet. Die Sammlerin und Pionierin
Gertrud Dubi-Miller versammelt rund
achtzig Werke aus ihrer Sammlung und er-
ganzt sie um Fotografien, Briefe, Postkar-

ten und bislang unveroéffentlichte Doku-
mente. Kuratorin Géraldine Meyer macht
damit nicht nur eine bedeutende Kunst-
sammlung sichtbar, sondern rekonstru-
iert ein Netzwerk, in dem Kunst, Freund-
schaft und personlicher Austausch eng
miteinander verbunden waren.
Dabi-Mallers Zugang zur Kunst begann
frh. Durch Malunterricht beim Schwei-
zer Kinstler Cuno Amiet lernte sie be-
reits als junge Frau die Kunstwelt kennen.
Nach dem fruhen Tod ihrer Eltern war sie
finanziell unabhangig — eine Ausgangsla-
ge, die sie fur ein Leben nutzte, das fur
eine Frau ihrer Generation bemerkens-
wert eigenstandig war. Sie sammelte
nicht aus sicherer Distanz, sondern be-
wegte sich mitten in der Kunstszene und
pflegte enge Beziehungen zu deren Prot-
agonistinnen und Protagonisten.
Besonders intensiv war ihre Verbindung zu
Ferdinand Hodler. Der Schweizer Maler
portratierte sie gleich siebzehnmal. In sei-
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nem monumentalen Gemalde ,Blick ins
Unendliche® steht sie als Modell im Zent-
rum. Die Beziehung zwischen Kunstler und
Sammlerin war von einer personlichen
Vertrautheit gepragt, die sich auch in Hod-
lers Briefen widerspiegelt. Seine augen-
zwinkernde Warnung vor Dubi-Mllers of-
fenbar nicht ganz ungeféahrlicher Fahrwei-
se ist mehr als eine charmante Anekdote:
Sie erzahlt von einer Frau, die sich ihre Be-
wegungsfreiheit buchstablich selbst nahm.
Denn Gertrud Dubi-Muller war leiden-
schaftliche Autofahrerin — zu einer Zeit,
als ein eigenes Automobil fur eine Frau
alles andere als selbstverstandlich war.
Mit ihrem Cabriolet der Schweizer Marke
Piccard-Pictet fuhr sie nach Paris, Berlin,
Rom und Wien und erkundete zugleich
die Schweizer Alpen. Das Auto wurde
zum Symbol ihrer Unabhéngigkeit und
zum Werkzeug einer Sammlerin, die ihre
Kunstwelt nicht auf die eigene Region be-
grenzenwollte.

Auch mit der Kamera hielt sie diese Welt
fest. Dubi-Muller fotografierte Kinstler-
freunde, Reisen und Begegnungen eben-
so wie ihr eigenes Leben. Zeppelinflige,
europdische Metropolen, Nordafrika und
anspruchsvolle Bergtouren gehdren zu
diesem fotografischen Selbstportrat.
Selbst die Besteigung des Matterhorns
fUgt sich in das Bild einer Frau, die Gren-
zen eher als Herausforderung denn als
Einschrankung verstand.

Gerade deshalb erweitert die Ausstellung
den klassischen Blick auf Kunstsammlerin-
nen. DUbi-Mdller erscheint nicht als stille
Besitzerin berihmter Bilder, sondern als
aktive Gestalterin eines kulturellen Netz-
werks. Sie erkannte kUnstlerische Qualitat



mp= - : : . ¢ ]
links: Ferdinand Hodler, ,,Blldn|s Gertrud Miiller”, 1911 Olauf Leinwand, Kunstmuseum Solothurn Dabi-Miiller-Stiftung Foto: Kunstmuseum Solothurn

rechts oben: Henri Matisse, ,Laurette mit Kaffeetasse »ca. 1917, &l auf Leinwand, Kunstmuseum Solothurn Dibi-Mdller-Stiftung Foto: Kunstmuseum Solothurn
rechts Mitte: Giovanni Giacometti, ,,Blldnls Trutti Muller ,1907, Ol auf Leinwand, Privatsammlung Foto: SIK-ISEA Zirich

rechts unten: Cuno Amiet, ,,Apfelbaum 1907, Ol auf Lelnwand Kunstmuseum Solothurn , Schenkung Frau Monique Barbier-Mueller in Erinnerung anihren
Vater Josef Miiller, 1977 Foto: David Aebl BernIBurgdorf © D. Thalmann, Aarau, Switzerland

frah, unterstitzte Kunstlerinnen und
Kinstler und bewegte sich mit einer
Selbstversténdlichkeit durch eine Uber-
wiegend mannlich gepragte Kunstwelt, die
heute neu betrachtet werden muss.

Dass ihre Bedeutung lange vor allem re-
gional wahrgenommen wurde, erscheint
rlckblickend erstaunlich. Bereits Wilhelm
Barth, der damalige Direktor der Kunst-
halle Basel, wollte vor rund hundert Jah-
ren eine Ausstellung Uber die Sammlung
von Gertrud und ihrem Bruder Josef MUl-

e

ler zeigen. Es kam nie dazu. Nun, ein Jahr-
hundert spater, schliefit das Kunstmuse-
um Basel diese Licke.

Die Ausstellung erzahlt damit auch eine
Geschichte darlber, wie Kunstgeschichte
geschrieben wird — und wer darin sichtbar
bleibt. Die Werke von Van Gogh, Cézanne,
Klimt, Hodler und anderen sind langst ka-
nonisiert. Die Frau, die sie sammelte, for-
derte und mit ihnen in persénlichem Kon-
takt stand, ist dagegen noch zu entdecken.
Vielleicht ist das die schonste Pointe die-
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ser Ausstellung: Gertrud Dubi-Muller
sammelte nicht einfach Kunst. Sie sam-
melte Begegnungen, Modglichkeiten und
Erfahrungen. Ihr Cabriolet brachte sie zu
den Orten der Moderne, ihre Kamera
hielt sie fest, ihre Sammlung bewahrte sie
fur die Nachwelt. Heute wird aus diesen
Spuren ein faszinierendes Portrat einer
Frau, die sich ihre eigene Route durch die
Kunstgeschichte suchte.

19. September 2026 bis 7. Februar 2027

M Informationen: www.kunstmuseumbasel.ch
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.

Monet D

s Mondr

Sailly Dis Baer

Eine Sammlung wird neu entdeckt: Mit ,Moderne Reloaded: Monet bis Mondrian — Bailly bis Baer® prasentiert
das Kunst Museum Winterthur | Beim Stadthaus seine Sammlung in einer konzentrierten Neuhangung.

Vom 19. September bis 31. Dezember 2026 wird sichtbar, weshalb die Uberschaubar grosse Sammlung

seit Jahrzehnten zu den bedeutendsten ihrer Art in der Schweiz und dartber hinaus zahlt.

Als das Museum am 2. Januar
1916 seine TUren &ffnete, stand
Uber dem Eingang ,der Kunst
und Wissenschaften®. Der Bau
war Ausdruck eines ausgeprag-
ten burgerlichen Engagements
und der Leidenschaft Winter-
thurer ~ Sammlerinnen  und
Sammler, die sich mit bemer-
kenswerter  Offenheit der
Kunst ihrer Zeit zuwandten. Im
selben Jahr erhielt die franzoési-
sche Moderne in Winterthur
ihren ersten grossen Auftritt in
der Schweiz. Was damals als
mutiger Blick in die Zukunft be-
gann, wurde zum Fundament
einer Sammlung, die bis heute
immer wieder neu auf die Ge-
genwart reagiert.

Nun bietet eine notwendige
bauliche Erneuerung die Gele-
genheit, diese Geschichte neu
zu erzahlen. Wandbespannungen und
Lichtanlagen mdssen erneuert werden -
und aus der halbjahrigen Schliessung ent-
steht ein kuratorischer Freiraum: Die
Sammlung wird neu gedacht, neu geord-
net und in einen Dialog gesetzt, der be-
kannte Meisterwerke ebenso in den Mit-
telpunkt riuckt wie weniger bekannte Po-
sitionen.

Den Auftakt bilden Impressionismus und
Postimpressionismus. Claude Monets
Seerosen und Vincent van Goghs ,Post-
ler* markieren den Ubergang in eine
Kunstwelt, in der die traditionelle Vor-
stellung von Bild und Wirklichkeit zuneh-
mend ins Wanken gerat. Mit Kubismus,
Surrealismus und konstruktiver Kunst
setzt sich diese Befreiung des Sehens
fort. Piet Mondrians streng gegliederte

Claude Monet, Nymphéas blancs et jaunes, um 1915-1917, Kunst Museum
Winterthur, Schenkung des Galerievereins, 1952

Rasterkompositionen treffen auf Paul
Klees ,Blithendes®,in dem sich konstrukti-
ve Ordnung und poetische Mehrdeutig-
keit auf geheimnisvolle Weise verbinden.
Doch ,Moderne Reloaded” erzéhlt keine
lineare Geschichte der Avantgarde. Viel-
mehr erdffnet die Prasentation ein Ge-
flecht von kdnstlerischen Positionen und
personlichen Handschriften. Alice Bailly,
Sophie Taeuber-Arp, Meret Oppenheim,
Verena Loewensberg und Maria Lassnig
erweitern den Blick auf eine Moderne, die
langst nicht mehr allein aus den bekannten
Namen der Kunstgeschichte besteht. Ihre
Werke machen sichtbar, wie unterschied-
lich Ktnstlerinnen und Kinstler auf gesell-
schaftliche Veranderungen, neue Wahr-
nehmungsformen und die Suche nach ei-
ner eigenen Bildsprache reagierten.
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all —

Mit Alberto Giacometti und
Giorgio Morandi fihrt der Rund-
gang in die Nachkriegsmoderne.
Ausgewahlte Positionen der US-
amerikanischen Kunst erganzen
das Panorama und &ffnen die
Sammlung zugleich Uber Europa
hinaus. So wird die Winterthurer
Sammlung nicht zu einem stati-
schen Museum der Moderne,
sondern zu einer lebendigen
Geschichte kunstlerischer Er-
neuerung.

Dabei ist jedes Werk auch Teil
einer anderen Geschichte: je-
ner Menschen, die es gesam-
melt, bewahrt und nach Winter-
thur gebracht haben. Namen
wie Hedy und Arthur Hahnloser,
Richard Blhler, Heinrich Wolfer
sowie Clara und Emil Friedrich-
Jezler stehen fur eine Samm-
lerkultur, die ihrer Zeit voraus
sein wollte. Sie kauften nicht nur Kunst -
sie vertrauten auf Kunstlerinnen und
Kunstler, deren Bedeutung sich vielfach
erst spater erschloss.

,Moderne Reloaded” ist damit mehr als
eine Neuhangung. Die Ausstellung macht
erfahrbar, dass eine Sammlung immer
auch ein Spiegel ihrer Zeit ist: Sie erzahlt
von kinstlerischen Umbrichen, von Mut
und Offenheit, von persdnlicher Leiden-
schaft und vom Vertrauen in die Zukunft.
Und sie stellt eine Frage, die gerade heu-
te nichts an Aktualitat verloren hat: Wel-
che Kunst wird unsere Gegenwart eines
Tages als die Moderne von morgen er-
zahlen?

bis 31. Dezember 2026

B Informationen:
www.kmw.ch
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dl - Die Geige

Jidlmitn r
crzanlt Gesch

chte

Kaum ein Instrument ist so eng mit judischer Musikgeschichte verbunden wie die Violine. Das
Mizmorim Kammermusik Festival in Basel folgt ihren Spuren durch Schtetl und Konzertsaal,
Klezmer und Klassik, Exil und Moderne. Unter dem Titel ,Jidl mitn Fidl" wird die Geige zum

Ausgangspunkt fur musikalische und kulturgeschichtliche Entdeckungen.

Seit seiner Grundung 2015 wid-
met sich das Mizmorim Kam-
mermusik Festival in Basel den
vielfaltigen Verbindungen zwi-
schen judischer Musik und
westlicher Kunstmusik. Jeden
Januar versammelt das von Mi-
chal Lewkowicz gegrindete
Festival renommierte Musi-
ker:innen aus der Schweiz und
der ganzen Welt und stellt ein
ausgewdhltes Thema in den
Mittelpunkt. Gespielt wird da-
bei nicht nur im klassischen
Konzertsaal: Unterschiedliche
Orte in der Stadt werden zu
Buhnen fur Begegnungen, Ent-
deckungen und neue Perspek-
tiven auf bekannte Werke.

2027 steht die Violine im Zent-
rum. Der poetische Titel ,Jidl
mitn Fidl“ verweist auf eine
Musiktradition, in der die Gei-
ge weit mehr war als ein Inst-
rument. FUr die Klezmorim ge-
horte sie zu den wichtigsten
Begleitern bei Hochzeiten
und Festen. Zugleich war sie
ein Instrument der Bewegung:
handlich, transportabel und
damit geeignet fur Menschen,
die ihre Heimat verlassen und
anderswo ein neues Leben
beginnen mussten. lhre Klan-
ge begleiteten Migration, Er-
innerung und kulturelle Identitat.
Das Festival verfolgt diese Geschichte
quer durch Epochen und musikalische
Welten. Werke von Joseph Achron, Felix
Mendelssohn, Joseph Joachim, Arnold
Schoénberg, Gyodrgy Ligeti und Gyodrgy
Kurtég treffen auf zeitgendssische Positi-

Tabea Zimmermann © Marco Borggreve

onen von Chaya Czernowin, Sarah Nemt-
sov oder Kaija Saariaho. Die georgisch-is-
raelische Komponistin und Composer-in-
Residence Hana Ajiashvili steuert zwei
Auftragswerke bei, insgesamt stehen 17
Schweizer Erstauffihrungen auf dem
Programm.
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Doch Mizmorim beschrankt
sich nicht auf die Musik. Ge-
sprache, Vortrége, eine Fuh-
rung und ein Festival-Kino er-
weitern den Blick auf die kultur-
geschichtliche Bedeutung der
Geige. Der Musikwissenschaft-
ler Eckhard John beschaftigt
sich mit Violine und jiddischer
Musik als Ausdruck judischer
Identitat und Erinnerung. Die
Paul Sacher Stiftung &6ffnet ihre
Archive und prasentiert histori-
sche Handschriften und Mate-
rialien. In einem imagindren mu-
sikalischen Salon begegnen
sich schlieflich Klezmer, frihe
Jazzklange, judische Salonmu-
sik und klassische Traditionen.
Auch das Kino erzahlt von die-
ser besonderen Verbindung.
Ausgehend vom Film Jidl mitn
Fidl aus dem Jahr 1936 fuhrt ein
Gesprach zu legendaren Gei-
gerpersénlichkeiten wie  Ja-
scha Heifetz, David Oistrach,
Yehudi Menuhin und Itzhak
Perlman.

Mit Kinstlerinnen und Kunstler
wie Tabea Zimmermann, Ilya
Gringolts und dem Gringolts
Quartet wird Basel damit ein-
mal mehr zum Ort musikali-
scher Begegnung. ,Jidl mitn
Fidl“ zeigt die Violine als Klang-
tragerin einer Geschichte, die von Hei-
mat und Aufbruch, Erinnerung und Identi-
tat erzahlt — und dabei immer wieder
neue musikalische Wege erdffnet.

27.bis 31. Januar 2027

M Informationen:
https:llmizmorim.com
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-V

Kliemand.

Ubers Wasser gehen

Zwischen Wasser und Land, Erinnerung und Vergessen: Das Kunstmuseum Liechtenstein widmet Evi
Kliemand eine Ausstellung, die funf Jahrzehnte kinstlerischer Arbeit als fortwadhrende Spurensuche
begreift. Malerei, Zeichnung, Fotografie und Literatur verbinden sich zu einem Werk, in dem
Landschaft niemals bloRe Kulisse ist. ,Ubers Wasser gehen® erzahlt von Ubergéngen, von der Zeit
und von dem Versuch, das Verschwindende durch Wahrnehmung in Erinnerung zu bewahren.

Es gibt Landschaften, die man betrachtet.
Und es gibt Landschaften, die einen be-
trachten. Im Werk von Evi Kliemand
scheint dieser Unterschied aufgehoben.
Wasserldufe, Ufer, Géarten, Berge und
Ubergangszonen sind bei der 1946 in
Grabs geborenen und heute in Vaduz le-
benden Kunstlerin keine dekorativen Mo-
tive. Sie sind Erfahrungsraume - Orte, an
denen sich Sichtbares und Verborgenes,
Gegenwart und Erinnerung berthren.

Mit der Einzelausstellung ,Evi Kliemand.
Ubers Wasser gehen® widmet das Kunst-
museum Liechtenstein einer auBerge-
wohnlichen Kinstlerpersonlichkeit eine
umfassende Prasentation. Im Rahmen der
Reihe ,Im Kontext der Sammlung” wird
dabei nicht nur ein Uber funf Jahrzehnte

gewachsenes CEuvre sichtbar. Die Aus-

oben: Evi Kliemand, ,,Figurine (Rites de passage), 2002, Zeitungspapier, Tonbecher, Farbe, Kunstmuseum Li

stellung wurdigt zugleich eine wichtige
Stimme in der Auseinandersetzung mit
dem kunstlerischen Erbe Liechtensteins.
Kliemand arbeitet als Malerin, Zeichnerin,
Schriftstellerin, Lyrikerin, Publizistin und
Kulturvermittlerin. Diese unterschiedli-
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tenstein, Vaduz | Schenkung Dr. Ralph Kellenberger, St.Gallen Foto: Stefan Altenburger Photography, Ztirich © Evi Kliemand

unten: Evi Kliemand Foto: Heinz Preute © Evi Kliemand
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chen Ausdrucksformen stehen bei ihr
nicht nebeneinander, sondern treten
miteinander in Beziehung. Bild und Wort,
Beobachtung und Erinnerung, Landschaft
und Zeit bilden ein dichtes Geflecht. Die
Ausstellung macht dieses Zusammenspiel
erfahrbar und eréffnet einen Blick auf ei-
ne kunstlerische Praxis, die sich konse-
quent gegen das Vergessen richtet.

Ihre wichtigsten Schaffensorte sind dabei
mehr als geografische Koordinaten. In La-
vadina in Triesenberg, hoch Uber dem
Rheintal,in Intragnaim Tessin, wo Melezza
und Isorno zusammenflieBen, und in Va-
duz, wo Kliemand lebt, findet sie jene Zwi-
schenraume, die ihr Werk seit Jahrzehn-
ten pragen. Besonders der Ubergang von
Wasser zu Land wird zum poetischen und
malerischen Prinzip. Das Ufer ist eine
Grenze - und gleichzeitig ein Ort der
Verbindung. Genau diese Ambivalenz in-
teressiert Kliemand. |hre Bilder entste-
hen aus einer intensiven, beinahe medita-
tiven Aufmerksamkeit fUr die Landschaft.
Sie sieht und hort, beobachtet Spuren,
Verédnderungen und kleinste Verschie-
bungen. Was leicht Ubersehen wird, er-
halt Bedeutung. Das Vergéangliche wird
nicht festgehalten, als lieRe es sich kon-
servieren, sondern durch Wahrnehmung
in Erinnerung Uberfuhrt.

Die Kuratorin Annett Holand hat die Aus-
stellung gemeinsam mit der Kunstlerin in
drei thematische Bereiche gegliedert:
,Die Schattin®, ,Der Schamane“ und ,Der
Buddha®. Die Begriffe fungieren dabei
nicht nur als inhaltliche Orientierung, son-
dern begegnen den Besucher:innen auch
als eigenstandige Werke. Sie 6ffnen unter-
schiedliche Zugange zu einem CEuvre, das
sich einfachen Kategorien entzieht und



zwischen konkreter Landschaftserfahrung
und innerer Wahrnehmung oszilliert.
Ausgangspunkt der Ausstellung sind Ar-
beiten aus der Sammlung des Kunstmu-
seum Liechtenstein, darunter Werke aus
der Schenkung des Kulturwissenschaft-
lers Ralph Kellenberger (1952-2002). Er-
ganzt werden sie durch Leihgaben der
Kinstlerin. Dadurch entsteht ein Dialog
zwischen unterschiedlichen Phasen und
Medien ihres Schaffens: Frih entstande-
ne Druckgrafiken treffen auf groRformati-
ge Leinwande der mittleren Schaffens-
phase und auf Malereien jungeren Da-
tums. Besonders reizvoll ist der Einblick
in Kliemands zeichnerische Arbeit. Erst-
mals gezeigte Skizzenblcher machen
sichtbar, wie unmittelbar Beobachtung
und kunstlerischer Prozess ineinander-
greifen. Linien werden zu Denkspuren,
Zeichnungen zu Momentaufnahmen eines
Sehens, das sich immer weiter fortsetzt.
Auch die Fotografie spielt eine zentrale
Rolle. In ,Garden of Silence. BlUte, Blatt
und Zeit" richtet Kliemand ihren Blick auf
den eigenen Garten. Bliten und Blatter
werden dabei nicht zu botanischen Stu-
dien, sondern zu Zeugen der Zeit. Das
Wachsen, Vergehen und Wiederkehren
der Natur erscheint als stiller Zyklus, in
dem sich auch die menschliche Existenz
spiegelt.

Eine weitere Ebene erdffnet die digitale
Dokumentation ,Wegmarken. Eine Doku.
Die Frau und Kulnstlerin® [2025/26). Sie

zeichnet Stationen aus Kliemands Leben
und kinstlerischer Entwicklung nach und
ergénzt die Werke um biografische Pers-
pektiven. Dazu kommen ausgewahlte
Ho&rblcher aus der Reihe ,Evi Kliemand
liest Evi Kliemand®. Ihre Stimme wird da-
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oben: Evi Kliemand, ,,Die Schéttin®, 198811991, Foto-
montage, Sammlung EK Foto: Heinz Preute © Evi Kliemand
unten: Evi Kliemand, ,,Der blaue Buddha®, 1998, Acryl
auf Leinwand, Kunstmuseum Liechtenstein, Vaduz |
Schenkung Dr. Ralph Kellenberger, St.Gallen

Foto: Stefan Altenburger Photography, Zarich © Evi Kliemand

mit selbst Teil der Ausstellung — und
macht erfahrbar, dass Kliemands literari-
sches Werk nicht als Nebenprodukt ihrer
bildnerischen Arbeit verstanden werden
kann.

Vielleicht liegt gerade darin die besonde-
re Qualitat dieser Ausstellung: Sie pra-
sentiert nicht einfach funf Jahrzehnte
Kunst, sondern eine Haltung zur Welt.
Kliemand begegnet der Landschaft mit
einer Aufmerksamkeit, die beinahe wider-
standig wirkt in einer Gegenwart, in der
Wahrnehmung zunehmend beschleunigt
wird. Sie halt inne, wo anderes weiter-
zieht. Sie hért hin, wo vieles langst ver-
stummt ist.

,Ubers Wasser gehen® wird so zum Bild
fur einen kdnstlerischen Zustand: sich
Uber eine Grenze zu bewegen, ohne zu
wissen, ob man festen Boden erreichen
wird. Zwischen Wasser und Land, Wort
und Bild, Erinnerung und Gegenwart ent-
steht ein Werk, das seine Starke aus dem
Dazwischen bezieht.

4. September 2026 bis 10. Januar 2027

B Informationen:
www.kunstmuseum.li



AUSSIFEREUNTER FURSTENTUM LIECHTENSTEIN | Vaduz | Liechtensteinisches Landesmuseum

Drej Gesch

ein Lana

cnhten

Wie wird aus Geschichte eine persénliche Erfahrung? Das Liechtensteinische LandesMuseum
in Vaduz erzahlt von wirtschaftlichem Wandel, einer besonderen Luchsin und Menschen mit
Behinderung, die den Museumssammlungen ihre ganz eigene Perspektive hinzufugen. Drei
Sonderausstellungen zeigen ein Land zwischen Vergangenheit und Gegenwart — und machen
deutlich, dass Geschichte immer auch aus personlichen Geschichten besteht.

HSWirtschaft
Liechtenstein:
Werkzeugkiste eines
Gipsers, um 1920,
Vaduz

Foto Liechtensteinisches
Landesmuseum | Sven Beham

Liechtensteinist klein — seine Geschichte
aber erstaunlich vielschichtig. Wer das
Liechtensteinische LandesMuseum in Va-
duz betritt, reist durch Jahrtausende: von
der Urzeit bis in die Gegenwart, von Ar-
ché&ologie und Naturkunde bis zu Kunst
und Kultur. Mehr als 3000 Exponate in
Uber 40 Rdumen erzahlen davon, wie sich
das Land und seine Menschen entwickelt
haben. Die aktuellen Sonderausstellun-
gen setzen dort an, wo Geschichte le-
bendig wird: bei den Menschen, ihren Ent-
scheidungen, ihren Erinnerungen — und
bei der Natur, mit der sie verbunden sind.
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Vom Bauernland zum Wirtschafts-
standort

Kaum eine Entwicklung hat Liechtenstein
so nachhaltig veradndert wie der wirt-
schaftliche Aufbruch nach dem Zweiten
Weltkrieg. Heute zahlt das Furstentum zu
den héchstindustrialisierten Landern der
Welt, sein Finanzplatz ist international
vernetzt, und es gibt deutlich mehr Ar-
beitsplatze als Einwohner:innen.

Noch bis 28. Februar 2027 erzahlt die Aus-
stellung ,Wirtschaft Liechtenstein® von
diesem aulergewodhnlichen Wandel. Da-
beistehennicht abstrakte Zahlen und wirt-
schaftliche Kennziffern im Mittelpunkt,
sondern jene Menschen, die den Umbruch
erlebt und mitgestaltet haben. lhre fil-
misch dokumentierten Erinnerungen ma-
chen Wirtschaftsgeschichte personlich.
Sie erzahlen von Aufbruch und Entschei-
dungen, von Verantwortung, Mut und
manchmal auch von einer Portion Gldck.
So wird nachvollziehbar, dass wirtschaftli-
che Entwicklung nicht allein in Statistiken
stattfindet, sondernin Lebensldufen.



Die Geschichte einer Luchsin

Eine ganz andere Geschichte erzahlt ,Die
Luchsin HEIA®. Im Mittelpunkt steht ein
einzelnes Tier —und doch geht esum weit
mehr als die Biografie einer Wildkatze.
HEIA kam nach Liechtenstein, eroberte
sich ein eigenes Territorium, hatte Part-
ner und Junge und hinterlieR Spuren, die
von Forschenden dokumentiert werden
konnten. Anhand ihrer Geschichte ver-
mittelt die Ausstellung Wissenswertes
Uber die Biologie des Luchses, Uber den
Zustand der Populationen und Uber die
Geféhrdungen, denen die heimische
Wildkatze ausgesetzt ist.

Die Geschichte von HEIA wird damit zu
einer Reise durch eine Welt, die sich oft
im Verborgenen abspielt. lhre Spuren er-
zahlen davon, wo Luchse leben, wie sie
sich bewegen und wie eng ihr Uberleben
mit dem Umgang des Menschen mit der
Natur verbunden ist. Bis 22. August 2027
ist die Ausstellung zu sehen - und ladt da-
Zu ein, Liechtenstein einmal aus den Au-
gen einer tierischen Bewohnerin zu be-
trachten.

Wenn Besucherinnen und
Besucher selbst zu Erzahlerinnen
und Erzahlern werden

Besonders ungewohnlich ist die ab 1. Ok-
tober 2026 gezeigte Ausstellung ,ECHO"
Gemeinsam mit dem Heilpadagogischen
Zentrum des FUrstentums Liechtenstein
hat das LandesMuseum Menschen mit Be-

hinderung eingeladen, die eigene Samm-
lung aus einer persénlichen Perspektive
zu betrachten.

Ausgewdhlte Objekte der Dauerausstel-
lung werden dabei zum Ausgangspunkt
fur eigene kunstlerische Arbeiten. Die
entstandenen Werke werden direkt ne-
ben den jeweiligen Museumsobjekten
prasentiert. Es entsteht eine Ausstellung
in der Ausstellung - ein Echo auf Ge-
schichte, Gegenstande und Geschichten,
die bereits im Museum vorhanden sind.
Die |dee dahinter ist ebenso einfach wie
wirkungsvoll: Was passiert, wenn man ei-
nem historischen Objekt nicht nur Infor-
mationen entnimmt, sondern ihm mit ei-
genen Formen, Farben und Gedanken
antwortet?

Aus Geschichte entstehen so neue Ge-
schichten. Bekanntes erscheint plotzlich
anders, weil ein anderer Blick darauf fallt.
Gleichzeitig stellt ,ECHO® die Frage nach
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o i i St i "
»ECHO oben links: ,Riische”, Othmar Kind

oben rechts: ,Uhu 2, Noah Biichel
unten: ,Kreuzotter”, Pirmin Kranz Fotos Sara Mehadzi¢

Barrierefreiheit neu. Nicht nur im Sinne
eines zugénglichen Gebdudes, sondern
als Moéglichkeit zur tatsachlichen Teilha-
be, Begegnung und Mitgestaltung.

Ein Museum in Bewegung

Gerade darin liegt die Stérke des aktuel-
len Programms des Liechtensteinischen
LandesMuseums: Es erzahlt Geschichte
nicht als abgeschlossene Vergangenheit.
Die wirtschaftliche Entwicklung des Lan-
des wird durch personliche Erinnerungen
greifbar, die Geschichte des Luchses
macht die Natur zur Erzahlerin, und
LECHO" lasst Menschen selbst zu Gestal-
ter:innen werden.

So entsteht ein Museum, das nicht nur
bewahrt, sondern unterschiedliche Pers-
pektiven miteinanderins Gesprach bringt.
Ein Ort,an dem ein kleines Land ganz grof3
werden kann —in seinen Geschichten, sei-
nen Erinnerungen und in den vielen Blick-
winkeln, aus denen sich seine Gegenwart
betrachten lasst.

Wirtschaft Liechtenstein
Noch bis 28. Februar 2027

Die Luchsin HEIA
Bis 22. August 2027

ECHO - Ein Museumsprojekt mit
Menschen vom hpz
1. Oktober 2026 bis 14.Februar 2027

M Informationen:
www.landesmuseum.li
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die vom rjord kommt

Von Edvard Munch bis Yayoi Kusama: Ein Kunsttrip durch
Norwegens aufregende Kulturmetropole

Oslo hat sich neu erfunden. Wo friher vor
allem Fjord, Wald und nordische Ruhe das
Bild bestimmten, stehen heute spektaku-
lare Museen, internationale Kunst und kih-
ne Architektur. Munch, Monet, Koons und
Kusama treffen auf Skulpturenim Wald, ein
Opernhaus zum Hinaufgehen und einen
Fjord, der standig seine Farbe wechselt.
Eine Kunstreise durch eine Stadt, in der
Kultur und Landschaft eine ungewdhnlich
enge Verbindung eingehen.

worden. Besonders rund um den Fjord
entstand eine Museumslandschaft, die
nicht nur durch ihre Sammlungen, son-
dern auch durch ihre Architektur beein-
druckt.

Das MUNCH, das Nasjonalmuseet und das
Astrup Fearnley Museet liegen wie Statio-
nen einer groflen Kunstmeile am Wasser.
Dazu kommen das Opernhaus, der Eke-
bergparken und der Vigeland-Skulpturen-
park.

Edvard Munch, Selbstportraits, 1881-82, 1905 mit Tulla Larsen und 1940.

Die Stadt als grosse Galerie

Es gibt Stadte, in denen man Kunst suchen
muss. Und es gibt Oslo. Hier beginnt die
Kunstreise oft schon beim ersten Spa-
ziergang. Der Oslofjord liegt wie eine
blaue Schneise mitten in der Stadt, Fah-
ren gleiten vorbei, Menschen sitzen am
Wasser, und hinter der Hafenpromenade
wachst eine neue Skyline aus Museen und
Kulturhdusern.

Oslo hat sich in den vergangenen Jahren
erstaunlich verandert. Aus der eher be-
schaulichen norwegischen Hauptstadt ist
eine internationale Kunstmetropole ge-

Und dannist da die Natur. Sie beginnt nicht
erst auflerhalb der Stadt. Sie ist mittendrin.
Genau das macht Oslo so faszinierend:
Man kann morgens vor einem Meisterwerk
von Edvard Munch stehen, mittags durch
eine spektakulare Museumsarchitektur
spazieren und am Nachmittag zwischen
Skulpturen durch einen Wald laufen.

Der erste grofle Auftritt

gehdrt Edvard Munch.

Das MUNCH in Bjervika ist kaum zu Uberse-
hen. 13 Stockwerke ragt der Turm in den
Himmel. Seine Fassade aus Glas und recy-
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celtem Aluminium scheint sich im oberen
Bereich leicht nach vorn zu neigen. Der
Bauist modern, kihn und ein wenig unruhig
- vielleicht passt er deshalb so gut zu sei-
nem berdhmtesten Bewohner. Denn auch
Munch war kein Kunstler der stillen Ord-
nung. Er arbeitete obsessiv, Uberarbeitete
seine Bilder und setzte seine Werke mit-
unter bewusst Wind und Wetter aus. Lein-
wande konnten draufen stehen, Regen
und andere Einflusse hinterlieRen Spuren.

Restauratoren fanden sogar Hinweise auf
Vogelkot und Kerzenwachs. Was bei ande-
ren Kunstlern als Beschadigung gelten
wUrde, erzahlt bei Munch von einer radika-
len Haltung: Kunst sollte nicht klinisch sau-
ber vom Leben getrennt sein.

Und dann ist da natdrlich

,Der Schrei‘.

Ein Bild, das jeder kennt — und das den-
noch jedes Mal anders wirkt. Der Mensch
mit den Handen am Kopf, der aufgerissene
Mund, der flammende Himmel: Angst, Ein-
samkeit und existenzielle Unruhe schei-



Edvard Munch schuf mehrere Versionen seines beriihmten Motivs ,Der Schrei”. Im Munch Museum kann man Munch als Kiinstler in seiner ganzen breite entdecken.

nen sich in den Farben aufzuldsen. Munch
schuf mehrere Versionen des Motivs. Im
MUNCH werden verschiedene Fassungen
seines Werkes bewahrt, darunter Gemal-
de, Pastelle und Druckgrafiken. Dass ,Der
Schrei® selbst einmal zum Kriminalfall wur-
de, klingt beinahe erfunden. Doch gleich
zweimal wurde das berihmte Motiv aus
Oslos Museen gestohlen: 1994 aus der Na-
tionalgalerie, 2004 bei einem bewaffneten
Uberfall aus dem damaligen Munch-Muse-
um. Beide Werke kehrten spater zurdck.
Heute gleicht das MUNCH einem hochge-
sicherten Schatzhaus. Doch es ist vor al-

lem ein Ort, an dem man Munch als Kinst-
lerinseiner ganzen Breite entdecken kann
— als Maler, Grafiker und Chronisten
menschlicher Gefuhle.

OSLO-MOMENT

Unbedingt nach oben fahren!

Wer nach dem Rundgang die oberen Eta-
gen erreicht, sollte unbedingt auf die
Dachterrasse steigen. Von dort &ffnet
sich ein grandioser Blick Uber den Oslo-
fjord. Und gleich gegenlber liegt das
Opernhaus - ein weiller Baukdrper, der
aussieht, als wére ein Eisberg mittenin der
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Stadt gestrandet. Das ist einer dieser Os-
lo-Momente, in denen Museum, Architek-
tur und Landschaft plétzlich zu einem ein-
zigen Bild werden.

Das Opernaus:

Ein Eisberg zum Hinaufgehen

Das Opernhaus ist langst eines der Wahr-
zeichen Oslos. Der von Snghetta ent-
worfene Bau scheint wie ein riesiger wei-
Rer Eisberg aus dem Fjord aufzutauchen.
Das Besondere: Man kann auf ihm spazie-
ren. Die schragen Dachfladchen sind &f-
fentlich zuganglich und werden zur urba-
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Die schragen Dachflachen des Opernhauses sind
offentlich zuganglich.

nen Aussichtsplattform. Wer nach oben
steigt, sieht den Hafen, den Fjord und die
wachsende Skyline. Im Inneren verandert
sich die Stimmung. Viel Eichenholz pragt
die Raume, der grofle Saal erinnert mit
seiner Hufeisenform an die klassischen
Theaterhauser Europas. Und durch grof3e
Fenster auf Stralenniveau kdnnen Pas-
santen sogar Proben und Werkstattaktivi-
taten beobachten. Die Botschaft ist ein-
deutig: Kultur soll in Oslo nicht hinter
verschlossenen Turen stattfinden.

NASJONALMUSEET:

Norwegen in einem Haus

Wo norwegische Landschaft auf interna-
tionale Kunst trifft, Tradition auf Gegen-
wart und Edvard Munch auf Picasso: Das
Nasjonalmuseet in Oslo ist mehr als ein
Museum. Es ist eine Reise durch Jahrhun-
derte norwegischer Kultur —und eine Be-
gegnung mit der Kunst, die das Bild eines
Landes gepragt hat.

Wer Oslo besucht, sollte sich Zeit fur ei-
nen Spaziergang am Fjord nehmen. Zwi-
schen Wasser, moderner Architektur und
der historischen Silhouette der Stadt
fuhrt der Weg zum Nasjonalmuseet - ei-
nem Bau, der schon durch seine Dimensi-
onen beeindruckt. Seit seiner Eréffnung
vereint das Haus die Sammlungen der
ehemaligen Nationalgalerie, des Kunstin-
dustriemuseums und des Museums fUr
Gegenwartskunst und ist damit das grof-
te Kunstmuseum des nordischen Raums.
Schon von aufen setzt das Gebaude ei-
nen selbstbewussten Akzent. Entworfen
wurde es vom deutschen Architekten
Klaus Schuwerk. Die Fassade aus norwe-

Das Nasjonalmuseet ist mehr als ein Museum, es ist
eine Reise durch Jahrhunderte norwegischer und
internationaler Kunst und Kulturgeschichte.

gischem Schiefer wirkt ruhig und zurtck-
haltend, beinahe streng. Dariber erhebt
sich die spektakulare Lichthalle, die dem
monumentalen Bau eine Uberraschend
leichte, beinahe schwebende Kompo-
nente verleiht. Architektur und Kunst
werden hier bereits vor dem ersten Aus-
stellungsraum zu einem Gesamterlebnis.
Im Inneren eréffnet sich eine beeindru-
ckende Welt. Die Sammlung des Nasjo-
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nalmuseet umfasst rund 400.000 Objekte:
Gemalde und Skulpturen, Zeichnungen
und Textilien, M&bel und Designobjekte,
Architekturmodelle und Kunsthandwerk.
Die zeitliche Spannweite reicht von der
Antike bis in die Gegenwart. In der grof3en
Dauerausstellung sind mehrere tausend
Werke zu sehen, chronologisch angeord-
net und zugleich Uber Epochen und Gat-
tungen hinweg miteinander verbunden.
Gerade diese Verbindung macht den be-
sonderen Reiz des Museums aus. Kunst,
Design, Architektur und Kunsthandwerk
werden nicht als voneinander getrennte
Disziplinen prasentiert. Sie treten mitein-
ander in Dialog und erzahlen gemeinsam
von gesellschaftlichen Veranderungen,
asthetischen Entwicklungen und dem
Selbstverstandnis eines Landes.

Im Zentrum steht dabei die norwegische
Kunstgeschichte. Und natlrlich begegnet
man einem Kunstler, dessen Name welt-
weit untrennbar mit Norwegen verbun-
den ist: Edvard Munch. Das Nasjonalmu-
seet besitzt eine der bedeutendsten
Sammlungen seiner Werke. Zu den Héhe-
punkten gehort eine der frdhen und be-
rihmtesten Fassungen von ,Der Schrei”.
Auch ,Madonna“ und weitere Arbeiten
Munchs zeigen die ganze Bandbreite sei-
nes kdnstlerischen Ausdrucks.

Doch wer das Nasjonalmuseet nur we-
gen Munch besucht, wirde einen groflen
Teil seiner Geschichte verpassen. Denn
das Museum erzahlt, wie sich Norwegen
Uber die Kunst selbst entdeckt und dar-
gestellt hat.

Eine zentrale Rolle spielt die Landschaft.
Berge, Fjorde, Walder und das besonde-
re Licht des Nordens sind nicht bloR Ku-
lisse, sondern pragen die norwegische
Kunst Uber Generationen hinweg. Johan
Christian Dahl steht beispielhaft fur die
grofle norwegische Landschaftsmalerei.
Seine Bilder machten die Natur zu einem
eigenstandigen Motiv und trugen dazu
bei, eine visuelle Identitat des Landes zu
entwickeln.

Mit der Nationalromantik des 19. Jahrhun-
derts wird diese Verbindung noch deutli-
cher. Adolph Tidemand und Hans Gude
zeigen Norwegen als Landschaft und als
Lebensraum, als Ort von Tradition und na-
tionaler Identitat. Ihre Bilder erzahlen von
Menschen, Brauchen und einer Natur, die

Alle Fotos in diesem Beitrag © SIMsKultur/Emil Kol
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zu einem wichtigen Bestandteil des kultu-
rellen Selbstverstandnisses wird.
Besonders eindrucksvoll ist Harald Sohl-
bergs ,Winternacht in den Rondane®. Das
Gemalde vermittelt die norwegische
Landschaft nicht als spektakulares Panora-
ma, sondern als stillen, beinahe entrick-
ten Ort. Die Weite, die Kélte und die Ein-
samkeit der Natur werden zu einer Stim-
mung, die weit Uber das Abbild einer Land-
schaft hinausgeht. Es ist diese besondere
Fahigkeit, Natur in Atmosphare zu verwan-
deln, die viele Werke der norwegischen
Kunst so unverwechselbar macht.

Ganz anders und doch ebenso faszinierend
sind die Innenréume von Harriet Backer. Ihr
Spiel mit Licht und Schatten macht alltagli-
che Situationen zu stillen, intensiven Mo-
menten. Christian Krohg wiederum richtet
seinen Blick starker auf die Gesellschaft.
Sein sozialrealistischer Zugang bringt Men-
schen und ihre Lebensbedingungen in den
Mittelpunkt und zeigt eine andere Seite
des modernen Norwegens.

Doch das Nasjonalmuseet bleibt nicht in
der Vergangenheit stehen. Neben Malerei
und Skulptur nehmen Design, Architektur,
Mode und Kunsthandwerk einen wichtigen
Platz ein. Die Ausstellung macht sichtbar,
wie sich Gestaltung im Laufe der Zeit ver-
andert hat — und wie eng Kunst und Alltag
miteinander verbunden sein kénnen.
Gleichzeitig 6ffnet sich der Blick weit
Uber Norwegen hinaus. Werke internatio-
naler Kinstler wie Claude Monet, Berthe
Morisot und Pablo Picasso tretenin einen
Dialog mit den norwegischen Positionen.
So entsteht kein abgeschlossener natio-
naler Bilderkosmos, sondern ein Panora-
ma, in dem sich norwegische und interna-
tionale Kunst gegenseitig spiegeln.

Auch zahlreiche norwegische Kunstlerin-
nenundKunstler der Moderne und Gegen-

Werke internationaler Kiinstler wie Claude Monet, Berthe Morisot und Pablo Picasso treten in Dialog mit
norwegischen Positionen von Johan Christian Dahl, Erik Werenskiold, Ragnhild Beichmann, Knud Bergslien,
Harriet Backer oder Bjorn Carlsen. Ein Panorama norwegischer und internationaler Kunst.
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Im Astrup Fearnley Museet wird es international, provokant und manchmal ziemlich schrag. Das privat gefiihrte Museum z&hlt zu den bedeutenden Hausern fir zeitgends-
sische Kunst in Skandinavien. Die ber{ihmte raumgreifende Installation ,My Private Sky“, 2001, des norwegischen Kiinstlers Barre Szethre (Bild Mitte] ist ebenso eines der
Highligths wiedie skulpturale Installation Untitled (2022) des amerikanischen Kiinstlers Robert Grosvenor, die ein rotes Auto zusammen mit Kegeln (Bowlingpins) zeigt.
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Jeff Koons’ ,Michael Jackson and Bubbles“ ist ein besonderer Publikumsmagnet

wart sind vertreten — von Kitty Kielland,
Theodor Kittelsen und Hannah Ryggen bis
zu Karen Holtsmark, John Savio und Kjartan
Slettemark. Kinstlerinnen und Kinstler wie
Irma Salo Jaeger, Inghild Karlsen, Bjorn
Carlsen, Torbjern Redland, Matias Faldbak-
ken und Ida Ekblad fuhren schliefilich in die
Gegenwart und zeigen, wie vielfaltig sich
norwegische Kunst heute prasentiert.

ASTRUP FEARNLEY: Zeitgendssi-
sche Kunst unter einem Glassegel
Am Ende der Flaniermeile Aker Brygge
verandert sich die Atmosphare. Auf Tjuv-
holmen liegt das Astrup Fearnley Museet
direkt am Wasser. Renzo Piano hat dem
privaten Museum eine Architektur gege-
ben, die aussieht wie ein futuristisches
Segelschiff, das gerade am Ufer angelegt
hat. Das geschwungene Glasdach Uber-
spannt die Gebaude und l&sst viel Licht
herein. Verwittertes Holz nimmt die Far-
be der Umgebung auf.

Drinnen wird es international, provokant
und manchmal ziemlich schrag. Das privat
geflhrte Museum zahlt zu den bedeuten-
den Hausern fUr zeitgendssische Kunst in
Skandinavien. Die Sammlung konzentriert
sich nicht auf eine chronologische Erzah-
lung, sondern auf starke Positionen und
ikonische Werke.

Jeff Koons, Damien Hirst, Cindy Sherman,
Anselm Kiefer und Takashi Murakami ge-
héren zu den groflen Namen.

Koons’ ,Michael Jackson and Bubbles®ist
dabei ein besonderer Publikumsmagnet:
Popstar, Porzellanfigur, Kitschobjekt und
Kunstgeschichte in einem. Auch Damien
Hirst ist vertreten — mit jener Kunst, die
bewusst Grenzen austestet und den Be-

trachter zwischen Faszination und Irrita-
tion zurtcklasst.

Das Astrup Fearnley ist ein Museum der
Kontraste: drauflen Fjord, Wind und nor-
disches Licht; drinnen Werke, die provo-
Zieren, irritieren oder bewusst mit den
Erwartungen des Publikums spielen. Und

selbst nach dem Museumsbesuch ist die
Kunst noch nicht vorbei. Rund um das Ge-
baude liegt ein kleiner Skulpturenpark,
dazu kommt ein Strand.

EKEBERGPARKEN: Kunst im Wald
Jetzt geht es hinauf. Der Ekebergparken
liegt auf einer Anhéhe siddstlich des
Zentrums und verbindet etwas, das in vie-
len Stadten getrennt bleibt: Natur, Ge-
schichte und zeitgendssische Kunst.
Rund 63 Hektar Wald und Parklandschaft
bilden die Kulisse fur zahlreiche Skulptu-
ren und Installationen. Der Spaziergang
wird zur Entdeckungsreise. Man biegt um
eine Kurve —und steht plotzlich einer mo-
numentalen Figur gegenuber. Zwischen
Baumen erscheint eine Bronzeplastik, am
Weg taucht eine Lichtinstallation auf.
Besonders eindrucksvoll ist Louise Bour-
geois’ ,The Couple®. Das monumentale
Paar scheint zwischen den Bdumen zu

ES

»Anatomy of an Angel“ (2008] des britischen Kiinstlers Damien Hirst, Sean Henrys ,Walking Woman® und
Louise Bourgeois’ ,The Couple“, das monumentale Paar, das zwischen den Baumen schwebt sind alle im
Ekebergparken Skulpturenpark zu ,finden®.
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Seit 2006 befindet sich die 5,6 Meter lange Riesenbanane, gestaltet von John Henry Olsson, als Dauerleihgabe im Skulpturenpark des Henie Onstad Kunstsenter.
Im Raum von Yayoi Kusamas ,,Hymn of Life“ scheint dieser pl&tzlich keine Grenzen mehr zu beS|tzen Man steht mitten in einer optischen Unendlichkeit.
Henie und Onstad 6ffneten ihr Haus friih fir Pop-Art, Fluxus, experimentelle Musik und internationale Gegenwartskunst.
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schweben, eng miteinander verbunden
und zugleich ratselhaft entrdckt. Sean
Henrys ,Walking Woman® spielt mit einem
anderen Effekt: Die Uberlebensgrofie Fi-
gur wirkt so realistisch, dass man im ers-
ten Moment glaubt, einer Spaziergange-
rin zu begegnen.

Dazu kommen Werke von Auguste Rodin,
Salvador Dali, Pierre-Auguste Renoir und
zeitgendssischen Kunstlern. Am Abend
verandert sich der Park noch einmal. Pipi-
lotti Rists ,Nordic Pixel Forest“ verwan-
delt den Wald in eine poetische Licht-
welt. Farben, Bewegung und Klang l&sen
die Grenzen zwischen Kunstwerk und Um-
gebung auf.

Und dann ist da dieser Ort, an dem Kunst-
geschichte und Stadtgeschichte ineinan-
derlaufen: Hier, auf dem Ekeberg, soll Ed-
vard Munch den entscheidenden Blick far
,Der Schrei” gefunden haben. Ob man nun
genau den Ort als Inspirationsquelle be-
trachtet oder die Geschichte als Teil des
Mythos — der Gedanke passt wunderbar
zu Oslo. Die Landschaft ist hier nicht Hin-
tergrund der Kunst. Sie ist ihr GegenUber.

HENIE ONSTAD: Wo die
Eisprinzessin auf Kusama trifft

Far das Finale geht es hinaus aus der In-
nenstadt. Etwa 15 Minuten westlich von
Oslo liegt Hovikodden. Auf einer Halbinsel
zwischen Wald und Fjord befindet sich das
Henie Onstad Kunstsenter. Schon die Lage
ist ein Geschenk: Meer, Felsen, B&ume und
ein Skulpturenpark bilden die Kulisse fur
eines der spannendsten Kunstzentren
Norwegens. Und die Geschichte des Hau-
ses kdnnte kaum ungewodhnlicher sein.
Seine Grunderin war Sonja Henie - dreifa-
che Olympiasiegerin, zehnfache Welt-
meisterinim Eiskunstlauf und spater Holly-
woodstar. Gemeinsam mit ihrem Ehemann,
dem Reeder und Kunstsammler Niels Ons-
tad, grindete sie 1968 das Kunstzentrum.
Henie und Onstad sammelten Werke von
Picasso, Matisse und Miré und éffneten ihr
Haus frih fur Pop-Art, Fluxus, experimen-
telle Musik und internationale Gegen-
wartskunst. Bis heute besitzt das Zentrum
eine umfangreiche Sammlung und ein am-
bitioniertes Ausstellungsprogramm.

Und dann gibt es diesen Raum. Yayoi Kusa-
mas ,Hymn of Life“. Wer ihn betritt, verlasst
fur einen Moment die normale Welt. Spie-

gel vervielfachen den Raum ins scheinbar
Unendliche, Lichtpunkte verdndern ihre
Farben und lassen die Grenzen zwischen
Wand, Boden und Decke verschwimmen.
Nach dem Trubel der Stadt, den monu-
mentalen Museen und den groflen Namen
der Kunstgeschichte wirkt dieser Raum
beinahe wie eine Meditation. Lichtpunkte
beginnen zu leuchten und Farben veran-
dern sich. Plétzlich scheint der Raum kei-
ne Grenzen mehr zu besitzen. Man steht
mittenin einer optischen Unendlichkeit.
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Draullen rauscht der Fjord. Es ist der per-
fekte Schlusspunkt fur einen Kunsttrip,
der mit Munchs existenzieller Unruhe be-
gonnen hat.

Noch mehr Kultur? Unbedingt!

Wer Skulpturen liebt, sollte Oslo nicht
verlassen, ohne den Vigeland-Skulptu-
renpark gesehen zu haben. Mehr als 200
Skulpturen von Gustav Vigeland bevol-
kern die weitladufige Anlage. Es sind keine
Helden auf Sockeln, sondern Menschen:
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Die Brautprozession im Hardangerfjord von Adolph Tidemand und Hans Gude. Der Fjord ist allgegenwartig in Norwegens reichhaltiger Kunstgeschichte.

Liebende, Kinder, Alte, Kdmpfende, Trau-
ernde, Lachende. Vigeland zeigt den
Menschen in all seinen Zustanden — kor-
perlich, emotional und manchmal mit ei-
nem kraftigen Schuss Humor. Da ist der
berihmte ,Sinnataggen®, der zornige
kleine Junge. Da sind Paare, Familien, alte
Menschen und Kinder. Vigeland interes-
siert sich nicht fur heroische Monumen-
te. Erinteressiert sich fUr den Menschen.
Vielleicht liegt genau darin die zeitlose
Wirkung dieses Parks: Man erkennt sich
selbst wieder. Wer tieferin das Leben des
Klnstlers eintauchen mochte, besucht
anschlielfend das Vigeland-Museum.

Wer nach all diesen Stationen noch nicht
genug hat, findet in Oslo weitere unge-
wohnliche Kulturadressen. Im Fram-Mu-
seum liegt tatsachlich das berihmte Po-
larschiff ,Fram®, mit dem norwegische
Forscher wie Fridtjof Nansen und Roald
Amundsen in die Polarregionen aufbra-
chen. Im Kon-Tiki-Museum geht es um
Thor Heyerdahls legendére Expeditionen

Uber den Pazifik — inklusive der Original-
fahrzeuge und Ausristung.

Das Norsk Folkemuseum auf Bygdey ent-
fUhrt dagegen in die Geschichte Norwe-
gens. Historische Gebdude aus verschie-
denen Regionen des Landes wurden hier
zusammengetragen;  besonders  ein-
drucksvoll ist die alte Stabkirche. Und am
Hafen erinnert das Nobel Peace Centeran
den Friedensnobelpreis und seine Preis-
tréger. Es verbindet historische Informati-
onen mit interaktiven Ausstellungen und
aktuellen gesellschaftlichen Themen.

So unterschiedlich diese Hauser sind, ge-
meinsam erzdhlen sie etwas Uber Norwe-
gen: Uber Entdeckergeist, Natur, Gesell-
schaft, Kunst und die Bereitschaft, Gren-
zen zu Uberschreiten.

Der Fjord als Schlussbild

Vielleicht ist das die schénste Uberra-
schung Oslos: Die Stadt erzéhlt ihre
Kunstgeschichte nicht nur in Museen. Sie
erzahlt sie drauBen.
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Munchs ,Schrei‘ bekommt eine Landschaft.
Das Opernhaus wird zur begehbaren
Skulptur. Das Nasjonalmuseet macht aus
Kunstgeschichte eine Reise durch das nor-
wegische Selbstverstandnis. Renzo Pianos
Museum setzt zeitgendssische Kunst unter
ein Segel. Im Ekebergparken verschwindet
Rodin zwischen Baumen. Und bei Kusama
verliert sich der Blick schliefilich in einer
Unendlichkeit aus Spiegeln und Licht.
Dazwischen liegt immer wieder der Fjord.
Mal silbern, mal blau, mal beinahe schwarz.
Vielleicht ist er deshalb die eigentliche
Konstante dieser Kunstreise. Er verbin-
det die Museen miteinander und erinnert
daran, dass Oslo nie nur eine Kulturstadt
sein wollte.

Es ist eine Stadt, in der Kunst und Land-
schaft miteinander leben.

Man kommt wegen Munch. Man bleibt we-
gen des Lichts.

Und irgendwann merkt man, dass die gan-
ze Stadt langst zum eigentlichen Ausstel-
lungsraum geworden ist.
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