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Vorwort

Zu Beginn...

»Burnt« lautet der Titel eines kleinen Olbilds von Annabelle Agbo Godeau (siehe linke
Seite). Auf einer dunkelgrauen Tischplatte steht eine Kerze in einem blauen Stinder —
soeben ausgeblasen. Feiner, weiler Rauch schwelt iiber einem Skizzenblatt. Das kleine
Gemiilde gehort zu einem von unserem Férderprogramm »Auftakt« unterstiitzten
Werkzyklus der Kiinstlerin. Diese Komposition lisst sich als souverine, zeitgendssische
Variation klassischer Stillleben lesen. Zugleich kann der Moment des Erléschens der
Flamme als Sinnbild fiir die Stimmung vieler Kiinstlerinnen und Kiinstler im vergangenen
Jahr interpretiert werden.

War das Jahr 2025 also die Fortsetzung des Krisenmodus der vorhergehenden Jahre?
Der sorgenvolle Blick der Kunstszene richtete sich zunichst auf die kommunalen Etats in
Nordrhein-Westfalen: Kiirzungen der Kulturausgaben wurden diskutiert, angekiindigt
oder bereits umgesetzt. Zugleich blieb lange ungewiss, wie sich der Landeshaushalt fiir
das Jahr entwickeln wiirde — bis schlieflich ein iiberraschend hoher Kulturetat veroffent-
licht wurde. In dieser Situation wird die Kunststiftung fiir viele zur Hoffnungstrigerin,
doch sie kann ausfallende 6ffentliche Mittel nicht ersetzen. Unser Auftrag ist es, mit
unserer Forderung Projekte exzellenter aktueller und alter Kunst méglich zu machen.

Uber das unmittelbare Kulturgeschehen hinaus war das Jahr von tiefgreifenden
politischen und gesellschaftlichen Entwicklungen geprigt. Internationale Konflikte domi-
nierten die Nachrichten: der anhaltende Krieg in der Ukraine, die Gewalt im Nahen Osten
sowie eine zunehmende politische Polarisierung in Europa und weltweit. Daran hat sich
bis heute nichts geindert. Debatten iiber Antisemitismus, gesellschaftliche Spaltungen und
neue Protestbewegungen bestimmen nach wie vor das 6ffentliche Leben. Hinzu kommt
eine Prisidentschaft in den USA, deren Unberechenbarkeit die globalen Spannungen wei-
ter verschirft.

Auch wenn es selbstverstindlich nicht allein politisch-gesellschaftliche Fragen
sind, die in der Kunst reflektiert werden, erweist sie sich in krisengeprigten Zeiten im
besonderen Maf3e als Raum der Zeugenschaft, der Resilienz und des Widerstandes.

Der Klimawandel — unter Beriicksichtigung der weltweiten 6konomischen Zusammen-
hinge —bleibt ebenso Gegenstand kiinstlerischer Auseinandersetzung wie die voran-
schreitende Erosion des Demokratieverstindnisses. Fragen von Identitit, Diversitit
und Inklusion gewinnen weiter an Bedeutung. Zudem prigen die Faszination und
Verunsicherung angesichts der sich rasant entwickelnden Technologien kiinstlerische
wie gesellschaftliche Debatten — zwischen Fortschritt und Kontrollverlust. Die Ausein-
andersetzung mit den Chancen und Gefahren Kiinstlicher Intelligenz verlagert sich
zunehmend von der theoretischen Reflexion in die konkrete kiinstlerische Praxis.

Die Beitrige dieses Jahresberichts zeichnen ein vielschichtiges Bild dieser Ausein-
andersetzung:

So verdeutlicht Marcus Lobbes, Theaterregisseur, Autor und seit 2019 Intendant der
Akademie fiir Theater und Digitalitit, die wachsende Relevanz von KI fiir die Kiinste
(siehe Seite 92). In enger Zusammenarbeit mit zahlreichen landespolitischen Initiativen
baut die Akademie »derzeit ein Kompetenznetzwerk fiir KI in den Kiinsten auf: Von der
Einsteigerférderung bis zur Exzellenz. Theater, Tanz, Musik, Bildende Kunst, Literatur —
sie sollen von gemeinsamen Infrastrukturen, Know-how und Diskursen profitieren.«
Alle Kunstsparten des Forderspektrums der Kunststiftung NRW kénnen auf die Kom-
petenz der Akademie zuriickgreifen; wir unterstiitzen dies mit Forschungsresidenzen



und -laboren. Zukunftsweisend ist dabei nicht nur die zunehmende Professionalisierung
in der Nutzung von Digitalitit und KIin den geférderten Projekten, sondern vor allem
auch ihre regionale und iiberregionale Vernetzung in die Kulturszene. So ermdglichte die
Forderung der Kunststiftung die Teilhabe an einem »globalen Diskurs iiber Kunst und KI,
Interaktionen oder auch iiber die Dramaturgie von Zukunftstechnologien, zum Beispiel
auf dem Feld der Robotik«.

Wie tief KIin Sprache und Literatur vordringt, formuliert Daniel Falb, Schriftsteller
und Inhaber der Thomas-Kling-Poetikprofessur 2025 an der Rheinischen Friedrich-
Wilhelms-Universitit Bonn, eindriicklich in seinem Interview mit dem Literaturwissen-
schaftler Heinz Driigh: »Sprache wurde bisher immer von Kérpern hervorgebracht —
von endlichen Kérpern im Plural —, und kommt jetzt aus Maschinensystemen, deren
Output immer groflere Anteile am gesellschaftlichen Sprechen iibernimmt. Es ist eine
Erschiitterung in der Sprache, die so grofd ist, dass man als schreibende oder als dichtende
Person daran nicht vorbeigehen kann. Das Gefiihl des Unheimlichen mischt sich hier mit
der Faszination auf eine Weise, die unaufloslich ist« (siehe Seite 51).

Andere Projekte, die im Jahr 2025 von der Kunststiftung gefordert wurden, verzich-
teten dagegen ginzlich auf digitale Technologien und nutzten vielmehr traditionelle
kiinstlerische Verfahren. Sie bezogen sich unter anderem auf historische oder gegen-
wirtige Ereignisse und entwickelten daraus ihre kiinstlerischen Positionen. So realisierte
Olaf Nicolai mit »Ein nicht gedeuteter Traum ist wie ein ungelesener Brief« in der Synagoge
Stommeln ein Projekt, das sich mit Fragen von Deutung, Sprache und gemeinschaftlicher
Erfahrung auseinandersetzt. Auch in diesem Kontext eroffnet die Férderung der Kunst-
stiftung Raum fiir Experimentelles, fiir Gewagtes und Unbekanntes — etwa beim Miins-
teraner Ensemble Consord, das sich mit »Dystopie« beschiftigte (siehe Seite 61) und das
Thema in klangliche Dramaturgien iibersetzte. Die zahlreichen kiinstlerischen Ergebnisse
des Forderprogramms »Auftakt« (siehe Seite 22) zeigen dariiber hinaus, wie vielfaltig und
lebendig die aktuelle Szene der Visuellen Kunst in Nordrhein-Westfalen ist.

Der Einblick in das Férdergeschehen unserer Stiftung im Jahr 2025 verdeutlicht die
grofe Bandbreite der bewilligten Antrige. Erneut wird hierbei die Bedeutung der Un-
abhingigkeit der Stiftung in der Férderlandschaft des Landes offensichtlich: Einerseits
stehen wir im kontinuierlichen Austausch mit den anderen Férdergebern in Nordrhein-
Westfalen — etwa mit dem Ministerium fiir Kultur und Wissenschaft — sowie bundesweit
mit privaten und 6ffentlichen Kulturstiftungen. Andererseits folgen wir konsequent
unseren satzungsbedingten Forderrichtlinien und treffen unsere Entscheidungen als
eigenstindige und selbststindige Stiftung. Wir greifen dabei auch auf die Expertise
externer Jurys und des Stiftungskuratoriums zuriick.

So konnten wir fiir 2025 nach der Sichtung von 1.039 Antrdgen und intensiven Bera-
tungen insgesamt 438 Férderzusagen aussprechen und 10.571.739 Euro aus den Ertragen
vergeben. Die verlissliche Finanzierung der Kunststiftung NRW aus Gliicksspielertrigen
als einer der vier grofen Destinatire von WestLotto garantiert gerade in Krisenzeiten die
unabhingige Arbeit der Stiftung. Unsere Mittel aus den Ertrigen von WestLotto bleiben
begrenzt — wir sind bemiiht, die finanziellen Mittel etwa durch Zustiftungen zu erhéhen.

Auch 2025 waren wir den Kiinstlern und Kulturinstitutionen in dieser herausfordern-
den Zeit eine verlissliche und unterstiitzende Partnerin. In Zeiten gesellschaftlicher
Verunsicherung braucht es die Kiinste: als Spiegel, Widerpart und Impulsgeber.

Vielleich lohnt auch ein Blick auf ein zweites Bild des eingangs erwihnten Werk-
zyklus von Annabelle Agbo Godeau. Dort wird eine Kerze entziindet — ein leises, aber
beharrliches Zeichen der Hoffnung?

_—

%W U/A’“' L““”’;7 /Ml"“" /4'./«—-““‘74

Thomas Sternberg, Prasident Andrea Firmenich, Generalsekretirin
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Hans-Peter Feldmann, »Die Bliste
der Nofretete«, 2012. Eine Retros-
pektive des Kiinstlers war von
September 2025 bis Januar 2026
im Disseldorfer Kunstpalast zu
sehen und wurde von der Kunst-
stiftung gefordert.






Forderbeispiel—Olaf Nicolai hat in der Synagoge
Stommeln mit »Ein nicht gedeuteter Traum ist wie
ein ungelesener Brief« ein Projekt geschaffen, das
den Ort und seine Geschichte mit der Gegenwart
in Beziehung setzt. Die Arbeit verbindet Klang,
Sprache und gemeinsames Erleben zu einem
offenen Raum der Wahrnehmung und Reflexion -
gefordert von der Kunststiftung NRW.

All

e
Traume
richten

sich

Mit »Ein nicht gedeuteter Traum ist wie ein ungelesener Brief« realisierte
Olaf Nicolai fiir die Synagoge Stommeln ein Projekt, das sich mit den
Moglichkeiten von Deutung, Sprachlichkeit und gemeinschaftlicher
Erfahrung auseinandersetzt. Im Zusammensple%von Klang, Raum und
Wahrnehmung entsteht ein kiinstlerischer Resonanzraum, der dazu
einladt, Bedeutungen nicht vorzufinden, sondern im gemeinsamen
Erleben hervorzubringen. von Daniela Zyman ot.

Die Countertendre
Daniel Gloger und
Pascal Zurek







Olaf Nicolais Kunst, wie jede gute Kunst, entzieht
sich der Eindeutigkeit — sie bewegt sich entschieden
in der Permissivitit des Kunstfelds, lisst sich aber
ungern auf Festlegungen ein. Stattdessen insistiert
sie auf dem Moment der Begegnung, sucht die Pra-
senz des Wahrnehmens, bietet sich dem Gebrauch
an, ladt zur Wiederholung und Kombinatorik ein.
Oft stehen seine Arbeiten im Zeichen von Zitaten,
Anleihen und Verweisen. Diese dienen jedoch
nicht der Erkldrung, sondern dem ausgekliigelten
In-Verhiltnis-Setzen von Gegebenheiten wie Ort,
Geschichte und Denkfiguren. Politisch werden
solche Bezugnahmen, wenn sie Denk- und Hand-
lungsraume 6ffnen: Mitunter geniigt eine kleine
Verschiebung — eine sprachliche Akzentuierung,
ein Kontextwechsel, eine Transposition —, um die
asthetische Form in neue Beziechungen zu anderen
Formen, sozialen Umstdnden und Standorten zu
setzen.

Die Auswertung seiner bezugsreichen Ver-
dichtungsverfahren, die er hiaufig in Begleitpubli-
kationen zur Verfiigung stellt, schickt sogar die Be-
lesensten auf labyrinthische Erkundungsreisen. Die
Relationierung von Zitat, Kontext und Okonomie
ist dienlich, aber nicht erschépfend. Denn das kons-
tellative Verfahren erzeugt ein eigenes Nachgliithen
im Werk, eine Art Resonanzraum. Und so bleibt,
selbst bei eingehender Betrachtung, sorgfiltiger
Analyse und der Auflosung aller Referenzen, ein
Rest: ein Anteil an Ambivalenz, an Nicht-Erledig-
barem, an Nicht-Auflosbarem. »Ambivalenz spielt
sich in der Gleichzeitigkeit von Divergentem abc,
heift es bei dem Medientheoretiker Hans Ulrich
Reck.' Dieser so gewonnene Uberschuss erzeugt
die eigentliche Sinnbewegung — und diese lasst sich
einzig in der Kunst zeigen und erfahren. Die Wirk-
kraft der Arbeiten Nicolais beruht eben darauf, uns
Betrachter:innen in die oftmals herausfordernde
Bewegung des Mitvollzugs zu stiirzen und dabei
stets einiges an Denkarbeit einzufordern.

Forderbeispiel

Traum und Deutung im Talmud

»Ein nicht gedeuteter Traum ist wie ein ungelese-
ner Brief.< Mit dieser Zeile aus dem Babylonischen
Talmud setzt Nicolai den Ausgangspunkt fiir seine
namensgleiche Arbeit in der Synagoge Stommeln.
Um sich seiner Referenz zu nihern, lohnt ein Blick auf
die talmudische Diskussion. Im Talmud nehmen
Traume eine eminente Rolle ein, und so verwundert
es nicht, dass in der Gemara — im interpretativen
Kompendium an Deutungen und Diskussionen der
jidischen Lehre (der Mischna) — heftig iiber deren
Funktion und Interpretation debattiert wird.

Die erste Ordnung der Mischna umfasst elf
Traktate, darunter Berakhot — iibersetzt als »Segens-
spriiche«. Der Satz vom nicht gedeuteten Traum
gilt als Dreh- und Angelpunkt dieses Traktats (55a—
57b), des sogenannten rabbinischen Traumbuchs.
Diese von Rav Hisda gesprochene Metapher legt
nahe, dass der Traum eine Botschaft enthilt, die
erst durch die Deutung entschliisselt wird. Unserem
modernen Verstandnis nach wire die Deutung eine
Entschliisselung des symbolischen Gehalts. Fiir je-
den Signifikanten gibt es bekanntlich ein Signifikat.
Im talmudischen Kontext hingegen — zumindest in
diesem — entwickelt sich eine andere Auffassung
von Traumbotschaften.

Wer einen schlechten Traum hat und davon
betriibt ist, soll, so eine der Anweisungen dieser
Gemara, drei Personen aufsuchen und ihnen ver-
kiinden: »Ich habe einen guten Traum gesehen.«
Diese sollen erwidern: »Gut ist er, gut moge er sein,
und der Allbarmherzige moge ihn zum Guten wen-
den.«3Mehrfach, liturgisch wiederholt. Hier geht
es nicht um das Erzdhlen des Trauminhalts oder
die Analyse seiner Symbole, sondern um einen
paradoxen, zugleich rituellen wie auch sozialen
Sprachakt: Gegenldufig zum Trauminhalt selbst soll
die gemeinsam gesprochene Bekriftigungsformel
den Traum »zum Guten auslegen«.* Im Vordergrund
steht die Virtualitdtsordnung, aus der der Traum
sein Potenzial schopft, sowie das entscheidende Be-
kriftigen oder Zuriickweisen der in ihm angelegten
Pradiktion. Deutung verstehe ich an dieser Stelle
nicht als Entschliisselung, sondern als einen Akt der
sprachlichen Wirklichkeitserzeugung und der Rich-
tungsweisung — so, wie es das Wort »deuten« nahe-
legt: eine Richtung anzeigen. Der Traum gleicht in
diesem Sinne dem ungelesenen Brief: Seine Botschaft
bleibt verschlossen, solange er nicht zur Sprache ge-
bracht und beantwortet wird.

Das Prinzip, das diese Haltung veranschaulicht,
wird alsbald benannt: »Kol hachalomot holchim achar
ha-peh«—»Alle Traume richten sich nach dem Munde.«
Die Bedeutung eines Traums entsteht erst im Mo-
ment der Adressierung, der Kommunikation und
durch eine sprachliche Wendung. Traumsinn ist
dieser rabbinischen Perspektive zufolge weder ver-
schiittet, noch muss er entdeckt werden, vielmehr
wird er aktiv produziert.
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02.-05.

Nach jeder Perfor-
mance wurden die
Brieftauben >nach
Hause« geschickt.
lhre Flugrouten
wurden per GPS
erfasst. Sie dienten
als Grundlage fir
die Notationen zu
»Ein nicht gedeuteter
Traum ist wie ein
ungelesener Brief.«

i Wi ds ha a

Visuelle Kunst




Traumnotationen und Heimsuchende

In einer Folge von zehn Performances treten in
der ehemaligen Synagoge Stommeln eine Singerin
oder ein Singer, manchmal auch zwei, in festgelegten
Abstanden auf. Sie tragen ein Gesangsstiick vor,
dessen Notation sie jeweils individuell erarbeitet
haben und die nur ihnen bekannt ist. Notation
leitet sich von notieren und Notiz ab: dem oft hastig
Verfassten, das etwas Dringliches festhilt, bevor
es verfliegt. Mal sind Notationen in Worte gefasst,
aber ebenso konnen es Zeichnungen, Gedicht-
nisstiitzen und Verweise sein. Im Unterschied zur
Partitur regt die musikalische Notation dazu an,
das Verhiltnis zwischen Vorlage und Ausfithrung
zu komplizieren, zu verschieben und in eine andere
Ausdrucksform zu iibertragen: vom Geschriebenen
und Gezeichneten zum gesungenen Klang. Die Idee
dahinter ist also, dass ein Bild oder Symbol die Emer-
genz eines klanglichen Ausdrucks erméglicht.

Eine besondere Wendung ereignet sich in »Ein
nicht gedeuteter Traum ist wie ein ungelesener
Brief«, wenn wir erfahren, dass die Notation aus
der Flugroute jener Brieftauben abgeleitet ist, deren
Aufgabe es ist, im Anschluss an jede Performance
die Aufzeichnung jener in den Heimatschlag zu
fliegen. Auf ihrer Reise wird die Flugroute per
GPS-Tracking registriert; die daraus entstehende
Linienstruktur bietet in Folge die Grundlage fiir die
nichste Notation. Die Intervention der Singer:in-
nen besteht folglich darin, die aus der tierischen
Flugbewegung gewonnene Notation in eine musi-
kalisch-gesangliche Form zu verwandeln. Die Tau-
be agiert dabei als Tragerin, Medium und Mittlerin:
Thre Bewegung hinterlisst eine Spur, diese Spur
wird zur Notationsgrundlage, und diese wiederum
ist impulsgebend fuir die klangliche Interpretation.

Die Spur eines Taubenflugs erzeugt nach heuti-
gem Verstindnis keine Botschaft. Anders sahen das
jene romischen Auguren, deren Beruf es war, den
Willen der Gotter aus der Flugbahn der Vogel zu
lesen. Fiir sie flog kein Tier zufillig. Jede Bewegung
am Himmel war Teil einer Ordnung, die gelesen
werden konnte. Die Spur in der Luft war eine Art
Schrift, und die Aufgabe des Augurenrats war es,
ihre Botschaft zu iibermitteln. Eine GPS-Route
dagegen ist ein von einem Navigationssystem er-
rechnetes Koordinatennetz. Sie liefert eine digital
kodierte Information, die sowohl Hohen- und
Geschwindigkeitsangaben als auch einen geografi-
schen Parcours abbildet. Fiir Ornitholog:innen gibt
solch ein Datensatz Auskunft {iber das Naviga-
tionsvermdogen von Brieftauben, ihrer ritselhaften
Fihigkeit, aus grofSer Entfernung zum Heimat-
schlag zuriickzufinden. Brieftauben, so heifit es,
sind Heimkehrer, vielmehr: Heimsuchende. Dieses
Vermogen ist tief verankert, eingeschrieben in das
Gedichtnis ihrer Korper. Um ihre Flugbahn zu
vermessen, folgen Tauben, so nimmt man an, ihrer
Magnetfiihlung, dem Sonnenstand, Infraschall und

Forderbeispiel

Duftsignalen. Ihre besondere Nihe zum Menschen
beruht nicht auf rdumlicher Einschrankung, son-
dern auf erinnerten Heimaten. Taubenziichter:in-
nen, von denen es im Rheinland eine grofe Anzahl
gibt, konnen per GPS-Tracker das Verhalten ihrer
Tiere im Flug verfolgen.

Demgegeniiber ist die Ubertragung einer Flug-
route in eine musikalische Form, wie sie Nicolai
konzipierte, nicht auf gottliche Zeichen, Zweckma-
Bigkeit oder die Rekonstruktion eines Flugverhal-
tens angelegt. Sein Interesse gilt vielmehr dem, was
geschieht, wenn ein Ort der Versammlung — einst
tir das gemeinsame Gebet und Lernen errichtet —
zum Resonanzraum eines dsthetischen Ereignisses
wird. Und weil sich um jede Performance, um jede
Darbietung eines verschliisselten Traumbriefs eine je
neue Zusammenkunft bildet, ruft sie auch jeweils
neue Konstellationen von Beziigen und Erscheinun-
gen hervor.

Deutung als gesungen-performative Wandlung
ermoglicht die Hervorbringung — wir sprachen
zuvor von Emergenz — von etwas, das nicht ge-
lesen werden kann und dessen Inhalt wir nicht
kennen, das sich aber im Klang des Gesangs formt.
Die Stimmen der Singer:innen setzen eine Sinn-
bewegung in Gang, die keinen Stillstand kennt. Das
Horen der Beiwohnenden leistet die konstellative
Arbeit: nicht hermeneutisch entschliisselnd, son-

dern gemeinsam vollziehend, suchend, antwortend.

So wie im Talmud der Traum erst im Gegen/Spre-
chen wirksam wird, entfaltet sich hier Bedeutung
im sozialen Vollzug. Vielleicht denken wir beim
Horen an die Talmud-Passage — an die paradoxe
Deutung, die nicht stumm bleibt. Woméglich ho-
ren wir dabei auch die wechselhafte Geschichte der
Synagoge Stommeln: ihre zeitweilige Verwendung
als Lagerraum, bevor sie in den Dienst der Kunst
gestellt wurde. Oder wir suchen die Spur des Vogel-
flugs im Gesang, seine Taubenhaftigkeit, die sich in
Rhythmus, Klang und Stimme entfaltet. Denn das,
was eine GPS-Aufzeichnung niemals erfassen kann
— die Leichtigkeit des Fliegens, die synchrone Bewe-
gung, die muskuldre Symmetrie, die Prizision des
Fliigelschlags, die zielgerichtete Heimkehr —, all das
schwingt womoglich in der musikalischen Form
als Ahnung oder als erfahrbare Qualitit mit. Viel-
leicht lieRe sich sogar sagen: Der Gesang antwortet
auf den Flug der Heimkehrer und auf die voran-
gegangenen Beziehungen, die diesen ermoglichen.
Immerhin ist das Verhaltnis zwischen Taube und
Zichter:in eine erlernte Beziehung — der Ethologe
Konrad Lorenz wiirde von »Pragung« sprechen.
Diese Riickkehrbereitschaft entwickelt sich nicht
von selbst, sondern bildet sich durch gezieltes
Training und Fiirsorge.
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06. und 0O7.

Die Synagoge als Ort
der Zusammenkunft:
Olaf Nicolai hat eine
Performance entwi-
ckelt, in der das
Sprechen mit- und
zueinander, das
Lesen und die Dis-
kussion von Texten
sowie die Deutung
von Sprache ver-
kniipft werden.
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Die Brieftauben
fliegen >nach
Hausex. Insgesamt
fanden in der
Synagoge zehn

Performances statt.

»Ein nicht gedeuteter Traum ist wie ein unge-
lesener Brief« l4dt dazu ein, uns horend zu verorten
— als Teil einer sinnlich-gedanklichen Konstellation,
die Bedeutungen und Beziige fliichtig in Erschei-
nung treten lasst. So eroffnet sich ein dsthetischer
Moglichkeitsraum, in dem die Spur des Vogelflugs,
das Wirklichkeitspotenzial von Trdumen und das
Nichtlesen von Briefen nachhallen.

Der Brief, der nie ganz ankommt

Bleibt noch zu fragen, welche Bewandtnis der
Verweis auf den Brief hat — geht es doch um das
Hin- und Hersenden von verschliisselten Nachrich-
ten. Eine Besonderheit postalischer Sendungen ist
der Akt des Verschickens — mitsamt Umwegen, Ver-
zogerungen, der Moglichkeit des Verlorengehens
und der Zuhilfenahme von mehr oder weniger ver-
lasslichen Ubermittlungshilfen, wie Postbot:innen
und Brieftauben. So sind Briefe mehr als nur Bot-
schaften: Sie beanspruchen eine besondere Form
von Zeitlichkeit und verzogerter Beziehung.

Jacques Derrida hat in »Die Postkarte« — ein
Buch, das eine Philosophie des Briefs entwirft und
zugleich eine Liebeskorrespondenz ist — darauf hin-
gewiesen, dass kein Brief je sicher ist, seine Adres-
satiinnen zu erreichen oder gar richtig gelesen zu
werden.® Fiir ihn ist der Brief immer schon unter-
wegs. Er hilt eine telepoetische Spannung zwischen
Absender:in und Empfinger:in, zwischen Schreiben
und Lesen, zwischen zwei Lebenswelten. Anders als
das Gesprich, das auf unmittelbare Reaktion setzt,
lebt der Brief vom Aufschub, vom Abstand, von der
Liicke. Er ist ein Text, in dem Sprache und Sinn sich
potenzieren, wo Abwesenheit gegenwirtig wird
und Nihe iiber Distanz entsteht. Und so wundert
es auch nicht, dass der zweite grofle Abschnitt
des Buchs, »Spekulieren — Uber/Auf Freud«, dem
groflen Traumdeuter gewidmet ist. Denn auch der
Traum bleibt letztlich eine Sendung, ein Brief ohne
Postweg, und ist daher immer schon von Differenz,
Verzogerung, der Moglichkeit des Missverstehens
gepragt. Im Schicken kiindigt sich das Geschick an:
ein Senden, das, wie jede Lieferung, von Stérungen,
Umleitung und Unzustellbarkeit gezeichnet ist.

Manchmal bleibt ein Brief auch ungelesen und
unbeantwortet. »Not to reply is not to receive,
schreibt Derrida — vielleicht als Unterbrechung, als
Verlidngerung des Noch-nicht-angekommen-Seins,
zur Wahrung seiner Moglichkeitsform.”

Visuelle Kunst

Epilog

In einer Ecke der Synagoge Stommeln wohnt
eine Brieftaube der Gesangsperformance bei. Sie
scheint das Geschehen von ihrem Kifig aus zu be-
obachten. Ab und zu wendet sie ihren Kopf, neigt
ihn in abrupten Bewegungen zur Seite. Lauscht
sie, denkt sie, traumt sie? Lorenz nannte seine Vo-
gelfreunde Kumpane, jene, mit denen wir das Brot

teilen.

Zur Schreibweise von Hisda

R. Hisda sagte: Jeder Traum [bedeutet
etwas], nur nicht, wenn infolge des Fastens.
Ferner sagte R. Hisda: Ein ungedeuteter Traum
ist wie ein ungelesener Brief. Ferner sagte
R. Hisda: Weder geht ein guter Traum ganz
in Erfullung, noch geht ein schlechter Traum

ganz in Erfullung.

Der Text ist ein gekiirzter und Uberarbeiteter
Wiederabdruck der Rede von Daniela Zyman
anlasslich der Er6ffnung von Olaf Nicolais
Synagogenprojekt »Ein nicht gedeuteter Traum
ist wie ein ungelesener Brief« in der Synagoge
Stommeln im Mai 2025. Mit freundlicher
Genehmigung von Daniela Zyman.

Daniela Zyman, Autorin, ist Kuratorin
und kiinstlerische Leiterin von TBA21 Thyssen-
Bornemisza Art Contemporary. Ihr kuratorisches
Interesse gilt insbesondere 6kozentrischen
Neuverfassungen in Kunst und Praxis sowie der
Entwicklung theoretischer und methodischer
Ansatze, die 0kologische und soziale Gerechtig-
keit verkniipfen. Von 1995 bis 2001 war sie Chef-
kuratorin am MAK - Osterreichisches Museum
flir angewandte Kunst / Gegenwartskunst in
Wien und Mitbegriinderin des MAK Center for
Art and Architecture in Los Angeles.

1_Hans Ulrich Reck,

Kunst als Medientheorie:
Vom Zeichen zur Handlung,
Wilhelm Fink, 2003, S. 49.

2_»Berakhot 55a:15«,
www.sefaria.org,

Mischnajot mit deutscher
Ubersetzung und Erklarung.
Hier aus der Ordnung Seraim,
Ubers. und erklart von Lazarus
Goldschmidt 1929,
www.sefaria.org/
Berakhot.55a.15?lang=
bi&with=About&lang2.

3_ www.sefaria.org,
»Berakhot 55b:7«.
Hervorhebung der Autorin.

4_Ebd.

5_www.sefaria.org,
»Berakhot 55b:16«.

6_Jacques Derrida,

»Die Postkarte von Sokrates

bis an Freud und jenseits«,

ibers. von Hans-Joachim Metzger,
Brinkmann & Bose, 1987.

7_Jacques Derrida,
»Telepathy,

Oxford Literary Review 10,
Nr.1/2,1988,: 11.
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»Auftakt« richtet sich gezielt an Kiinstler:innen am Anfang
ihrer Karriere und unterstiitzt kiinstlerische Vorhaben,
Produktionen und Publikationen in einer frithen Phase des
Schaffens. Zugleich unterstiitzt das Forderprogramm un-
abhingige Kunstorte bei ihrer ProfessionalPi)sierun und
starkt ihre Rolle als wichtige Impulsgeber innerhalb der
zeitgenossischen Kunstszene.

Die geforderten Projekte reichen von regionalen und
internationalen Recherchen tiber Ausstellungen bis hin zu
Publikationen und experimentellen Formaten. Im Jahr 2025
wurden auf diese Weise insgesamt 41 herausragende Projekte
realisiert.

Uber die Vergabe der Fordermittel entschied erneut
eine renommierte Fachjury. Die Jurymitglieder Andreas
Prinzing (freier Kurator, Berlin; Leopold-Hoesch-Museum,
Diiren), Moritz Scheper (Neuer Essener Kunstverein) und
Linda Walther (]osefp Albers Museum Quadrat, Bottrop)
berieten bei ihren Jurysitzungen in den Rdumlichkeiten der
Stiftung tiber Projekte, die die Kunstlandschaft Nordrhein-
Westfalens weiterentwickeln und bereichern.




Visuelle Kunst

o1.
Moritz
Scheper

02.
Andreas
Prinzing

03.
Linda
Walther

T



Ausstellungsraume
und Institutionen

O1

Alte Tankstelle Deutz
Koln

Ausstellungsreihe
»Transfer«

Férderprogramm

R

e

02

Artothek

Koln

»Vanja Smiljani¢ -
On Board Were
the Twelve«

03

Aura
Diisseldorf

Ausstellungsreihe
»Korper, Sprache
und Macht: Junge
Positionen im Aura
Kunstraum«

04

Bloom
Diisseldorf

Ausstellungsreihe
»Plato«

22

Alle Bildcredits
siehe Seite 142.
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Visuelle Kunst

05

Cherry Hill
Kunstgalerie
Kaéln

»Anna Rubin -
Streamer«

06

Die Verabredung
Koln

Veranstaltungsreihe
2025

O7

FLATS

Koln, Briissel

»Human Tetris«

08

Forderverein
Aktuelle Kunst
Miinster

»Tolia Astakhishvili
und Dylan Pierce«



Ausstellungsraume
und Institutionen

09

LinienstraBe
Diisseldorf

»Aw, Seasons Change
With the Scenery«

r

Férderprogramm

10

Lore Deutz
Koln

»A Global Sense
of Place«

"

Temporary Gallery
Koln

»Sebastian Fritzsch:
Schlaf - Portrait and
Souvenirs«

Kiinstler:innen

12

Annabelle Agbo
Godeau

Inszenierung

24




Visuelle Kunst
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13

Yaél Kempf

1: »If | Were a Dove«

14

Cate Lartey

»Black Archive
Germany«

.-r

15

Johannes Raimann

Neuproduktion

und Prasentation

im Oldenburger
Kunstverein:
»Johannes Raimann -
Im Maschinenraum
der Fotografie«

& AN EETTTET
it (it

16

Jihye Rhii

Ausstellungsreihe und
Editionsproduktion
»Dance of Betrayal«




Stipendien

17

Anne Arndt
»Go West«

Férderprogramm

18

Yvo Cho
Arbeitsstipendium

19

Sibylle Czichon
»Clean Paintings«

20

Damaris Kerkhoff

»Zungen aus Gips und

Knick im Karton«

26
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Visuelle Kunst

21

Paula Knaps

»Voyage dans le temps
- Reise durch die Zeit«

22

Gesa Kolb

»Concrete Dress«

23

Jieun Lim

Dieses langweilige
langweilige Spiel - Run
Away, Until Black Hair
Turns Into Scallion
Roots

24

Simon Mielke

Weiterentwicklung
der kiinstlerischen
Praxis und Ausstel-
lungskonzeption

25

Renate Mihatsch
Roaring Rumble (AT)
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Donja Nasseri

Auslandsstipendium
Mexico City,
Bomulsum, Kairo

Férderprogramm

27

Cristiana Cott
Negoescu

»Mechanismen
des Glaubens«

28

Yoora Park

Sound of Mudang +
Intrumental Boxes

29

Pauline Rintsch

Auslandsstipendium
New York

30

Berit Schneidereit

»Soft Edges«

28
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Visuelle Kunst

I

|

31

Franca Scholz

»Die abgelegte Tasche
/ Das tragbare Haus«
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Johanna Terhechte

»In Motion«

33

Christoph Wiedemann
»How to Inhabit

a Dying City in

a Lively Way«

34

Simon Wienk-Borgert
»A Very Large Array«

Publikation

35

Giulietta OckenfuB3

»Dialoge«
Kann-Verlag
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Ankaufe

Katharina Fritsch

Hahn und Podest, 2013/2019
Museum Folkwang

Essen

250.000 Euro

Konvolut von Kiinstler:innen-
Editionen der Sammlung
Josef Kleinheinrich, Miinster
Kolumba Koln

190.000 Euro

Magali Reus

Grain of Wind, 2020
Museum Kurhaus Kleve
14.500 Euro

Karl Schmidt-Rottluff
Zwei Frauen

(Frauen im Griinen), 1914
Von der Heydt-Museum
Wuppertal

65.000 Euro

Ausstellungen

Alle Rdume sind anders

Das Operndorf Afrika

zu Gast am Kolner Ebertplatz
22.000 Euro

Jonathas de Andrade
Olho da Rua [Out Loud]
Stadthausgalerie Miinster
17.500 Euro

André Bauchant / Le Corbusier
Autodidakten der Avantgarde
Sammlung Zander

Koln

11.000 Euro

Bernd u. Hilla Becher
Geschichte einer Methode
SK Stiftung Kultur

der Sparkasse KéInBonn
30.000 Euro

Judy Chicago

Relevations

Kunsthalle Recklinghausen
60.000 Euro

Edith Dekyndt

Erzahl uns etwas, das niemand weiBB
Kunsthalle Bielefeld

62.400 Euro

Maya Deren u. Stano Filko
Truth Has, in Reality,
Never Been Ours
Kunstmuseum Bochum
45.000 Euro

Visuelle Kunst

Emerik Fejes
Sammlung Zander
Koln

6.800 Euro

Hans-Peter Feldmann
Kunstausstellung
Kunstpalast Diisseldorf
80.000 Euro

Flatten the Curve

Julia Stoschek Collection
Diisseldorf

20.000 Euro

fryj, té frysh, frymé
Es ist nur ein Hauch
Kunst im Kreuzgang
Bielefeld

3.500 Euro

Fiir die Vogel

Museum fiir Gegenwartskunst
Siegen

50.000 Euro

Heimweh nach neuen Dingen
Reisen fiir die Kunst
Kunstmuseum Bonn

40.000 Euro

Elmar Hermann
Oddissey
Diisseldorf
15.000 Euro

In aller Freundschaft!

Heinrich Campendonk

Ein Blauer Reiter im Deutschen
Werkbund
Gustav-Liibcke-Museum
Hamm

40.000 Euro

Kinke Kooi u. Roland Schimmel
Embracing the Fold

Temporary Gallery. Zentrum fiir
zeitgenossische Kunst

Koln

28.000 Euro

Germaine Krull

Chien fou. Autorin und Fotografin
Museum Folkwang

Essen

35.000 Euro

Latent Space. Latenzraume
der Kunst Filmwerkstatt
Diisseldorf

26.900 Euro

Light-Land-Scapes
Zentrum fir Internationale
Lichtkunst

Unna

25.000 Euro

Vera Lossau

Hypnic Jerk — Von der
Gleichzeitigkeit

Markisches Museum Witten
6.900 Euro

Neue und alte Bekannte
Ankéaufe und Schenkungen
fiir die Sammlung Marta
Marta Herford

40.000 Euro

Marcel Odenbach
In Abgriinde blicken
Bundeskunsthalle
Bonn

20.000 Euro

Noortje Palmers

Menschen des 21. Jahrhunderts
Osthaus Museum Hagen
15.000 Euro

Mika Rottenberg

Queer Ecology
Lehmbruckmuseum Duisburg
70.000 Euro

Robert Smithson in Europa
Josef Albers Museum
Quadrat Bottrop

50.000 Euro

SiiBe Heimat
Deutsch-tiirkisches Leben
in der Kunst
Kunstmuseum Ahlen
30.000 Euro

Teilweise mobliert, exzellente
Aussicht Ortsspezifische
Kunst fiir Haus Lange

Haus Esters Krefeld

60.000 Euro

Rosa Tharrats

We Are Full of Winds

and Sea and Solar Threads
Kunsthalle Miinster
28.000 Euro

Ulrike Theusner
Schattenseiten

Museum August Macke Haus
Bonn

22.500 Euro

Verwobene Landschaften
Wasser, Erde, Pflanzen Kreaturen
Stiftung Kiinstlerdorf
Schoppingen

10.000 Euro

Andreas Walther u. Lin Chun-Chen
Schatten und Leere

Forum fiir Fotografie

Koln

5.000 Euro



WE. Der Korper als Zeichen
Kunstmuseum

Miilheim an der Ruhr
25.000 Euro

Kunstvereine

Bravo

Kunstverein fiir die
Rheinlande und Westfalen
Diisseldorf

14.000 Euro

Mariechen Danz
Knot in Arrow
Kunstverein Arnsberg
10.000 Euro

Gritli Faulhaber

Militant Joy

Neuer Essener Kunstverein
12.000 Euro

Mira Mann
Kunstverein Bielefeld
23.000 Euro

Peles Duo

h1ésh2r
Kunstverein Siegen
13.000 Euro

Philosopher of Her Own Ruin
Bonner Kunstverein
20.000 Euro

Robotron. Arbeiterklasse und
Intelligenz

HMKYV - Hartware
MedienKunstVerein
Dortmund

40.000 Euro

Hedda Roman

Test Time
Kunstverein Bielefeld
20.000 Euro

Dean Sameshima

Fragments

NAK Neuer Aachener Kunstverein
11.000 Euro

P. Staff
Durchdringung
Bonner Kunstverein
30.000 Euro

Foérderungen

Supermdébel
Kolnischer Kunstverein
35.000 Euro

Eve Tagny

In the Underbelly of a Kernel
Westfalischer Kunstverein
Miinster

23.000 Euro

Wang Bing

The Weight of the
Invisible Part | & Il
Kunstverein fiir die
Rheinlande und Westfalen
Diisseldorf

25.000 Euro

Latefa Wiersch

Hannibal

Dortmunder Kunstverein
30.000 Euro

Festivals

Borrowed Sceneries

Lantz’scher Skulpturenpark 2025
Diisseldorf

25.000 Euro

Circulating Copies Stiftung
IMAI - Inter Media Art Institute
Diuisseldorf

35.000 Euro

Skulptur Projekte
Miinster
240.000 Euro

Tatort Paderborn 2025
137.600 Euro

Publikationen

Audioarchiv Kunst
50.000 Euro

Merlin Bauer

Architektur u. Demokratie —
Die Stadt als sozialer Kérper
35.000 Euro

Albrecht Fuchs
Sixty

Simonett u. Baer
13.750 Euro

Museum Goch 32
Spaziergange durch die

Sammlung

Edition Clandestine

11.500 Euro

Georg Heinzen
Heimat Stadt 2025
13.500 Euro

K&lnischer Kunstverein (Hg.)
Elsa von Freytag-Loringhoven
Hope Is Bloodmoney / Chimera
3.000 Euro

Burkhard Maus
Erinnerungsorte (AT)
Barton Verlag
40.000 Euro

Lyoudmila Milanova
Publikation
28.000 Euro

Ree Morton u. Natalie Hausler
To Each Concrete Man

An jeden konkreten Menschen
20.000 Euro

Steffen Siegel (Hg.)
Helmut Schweizer
Handlungen / Actions
Spector Books Leipzig
18.000 Euro

Uber Briicken - Bridging
Bom Dia Boa Tarde Boa Noite
40.000 Euro

Veranstaltungen
und Symposien

Nachstellung. Man sollte
eine Gruppe griinden
Anna-Polke-Stiftung
Von der Heydt-Museum
Wuppertal

20.000 Euro

TUAM 2 - The Urban Art Mycelium
Kultur im Turm e. V.

Oberhausen

34198 Euro

3./03.542
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Ausstellungsraume

Harald Naegeli
Zeichnungen eines Sprayers
Bilker Bunker

Diisseldorf

10.000 Euro

Stipendien

Merlin Bauer
Recherche Grand Tour
20.000 Euro

Rebekka Benzenberg
Maria, Flora, Nixe (AT)
13.500 Euro

Alisa Borisovna Berger

Raw

Rechercheaufenthalt in Paris
15.000 Euro

Axel Braun
Dalis Zorn (AT)
15.000 Euro

Catherina Cramer

Do Not Go Gentle into
That Good Night
Kalifornien-Stipendium
10.000 Euro

Daniela Georgieva
Horea
8.400 Euro

Matthias Grotevent
Tassen und Briicken
Buenos-Aires-Stipendium
15.000 Euro

David Hahlbrock

Memory Garden KRAK - Center
for Contemporary Culture

Bihaé, Bosnien und Herzegowina
35.000 Euro

Shaotong He
Solaris
11.200 Euro

Olga Holzschuh
Lost Traces
Istanbul-Stipendium
4,025 Euro

Euro

Visuelle Kunst

Béla Pablo Janssen
Sonnenzuwendungen
Stipendium in Ibiza, New York,
Rio de Janeiro u. Diisseldorf
17.000 Euro

Stefanie Klingemann
Building (Bridges)

Villa Lyoudmila, Bulgarien
12.000 Euro

Tino Kukulies
Mexiko City Il - Piedras Hablantes
13.000 Euro

Silvia Liebig
&nbsp; (Non Breaking Space)
12.000 Euro

Lukas Marxt
Shadows Behind the Bomb
36.540 Euro

Benjamin Ramirez Pérez Bow
Down Chapters2& 3
21.750 Euro

Leonie Pfennig u.

Nelly Gawellek

Feministische Kunstgeschichte
im Rheinland

22.700 Euro

Anne P6hlmann
Dresden
24.000 Euro

Morgaine Schéifer
Symbios / Frottagen
18.650 Euro

Phillip Schulze
1. Pastorale
5.900 Euro

Sanaz Starcic
Into the Deep Deep Blue
18.000 Euro

Nicole Tacke

Unexpected Time Step
7.000 Euro

Januar 2026

Nico Joana Weber
Ich mache ja nie eine
Konzession an das
Kiinstlerische, aber...
30.000 Euro

Stiftung Kiinstlerdorf
Schoppingen

Stipendien Bildende Kunst
13.500 Euro

Residenzstipendien
Atelier Galata, Istanbul

Margareta Bartelmef3
4.200 Euro

Mirjam Falkensteiner
4.200 Euro

Burak Giiller
4.200 Euro

Danila Lipatov u.
Karen Zimmermann
8.400 Euro

Pablo Schlumberger
4.200 Euro

Sirin Simsek
4.200 Euro

Walter Solon
4.200 Euro

Initiativen und
Forderprogramme

Auftakt
349.429 Euro

Kunstpreis der
Kunststiftung NRW -

Nam June Paik Award 2026
260.000 Euro

Residence NRW*
2025, 2026, 2027
120.800 Euro

Bewilligte Mittel der Kunststiftung NRW im Bereich
Visuelle Kunst fiir das Forderjahr 2025. Beschlussjahr
ist nicht gleich Kalenderjahr. Redaktionsschluss:



Lite ——
ratur

Die Kiinstlerin und Autorin
Jeanne Eschert bei einem
Auftritt im Rahmen des
Festival-Symposiums
»Kindly invited« in Kdln.









Initiative — »plus eins« richtet sich an Autor:in-
nen, die bei einem besonders anspruchsvollen
Projekt vor speziellen Herausforderungen
stehen und ihre Fertigkeiten verbessern moch-
ten. Die Stipendiat:innen erhalten ein halb-
jahrliches Arbeitsstipendium und ein person-
lich konfiguriertes Mentorat zur intensiven
Bearbeitung einer konkreten Problemstellung.
Das Programm verbindet so die Idee einer
Masterclass mit einer individuellen kiinstleri-
schen Betreuung.

als die
Summe der
Telle

Im ersten Jahrgang des »plus eins«-Programms haben vier literarische
Tandems miteinander gearbeitet. Auf den folgenden Seiten berichten
die Mentor:innen Hendrik Otremba, Martina Wunderer, Olivia Wenzel
und Daniela Seel davon, was es heif3t, diese besondere Rolle fiir eine
andere schreibende Person einzunehmen. Vier Reflexionen tiber das
grofSe gemeinsame Abenteuer des Lehrens und Lernens am Text.

Und dariiber hinaus.

Die Mentor:innen
Martina Wunderer,
Daniela Seel,
Olivia Wenzel und
Hendrik Otremba



Hendrik Otremba
liber Pedro Goncalves
Crescenti

Was ich
gebraucht
hatte

Was ich selbst gebraucht hitte, als ich mich auf
dem Weg zu meinem ersten Roman befand, kann
ich nicht so genau sagen. Ich hatte damals kein
professionelles Gegeniiber, das mir mit Ratschligen
oder Kritik beigestanden hitte. Fiir mich war es die
harte, schwere Schule. Man kann ihre Vorziige ver-
teidigen. Ob man das sollte?

Nun, ich frage mich aus gegebenem Anlass:
Was wire gewesen, wenn es jemanden gegeben
hitte, immer gleich hinter der nachsten Ecke, mit
dem ich im Zweifel iitber meine Schwierigkeiten
hitte reden konnen, jemand auf Abruf, der mir
immer aufmerksam zugehort hitte, mir dann hitte
erzdhlen konnen, wie das bei ithm gewesen ist, je-
mand, der mir vielleicht gesagt hitte: Lies doch mal
dies, lies mal das, guck dir jenen poetologischen
Text an, beschiftige dich doch fiir dein nichstes
Kapitel mit diesen bestimmten Verfahrensweisen
der lateinamerikanischen Literatur, besuche eine
Vorlesung von Soundso. Natiirlich hitte mir das
geholfen. Und es hitte mir auch einfach gefallen,
wenn da ab und zu jemand gesessen hitte, mit dem
ich dann hitte Kaffee trinken und dem ich begeis-
tert und mit leuchtenden Augen vom Schreiben
hitte erzdhlen konnen und der dann voller Ver-
standnis gesagt hitte: Ja, das ist ein krasses Gefiihl,
ne? Oder: Mach erst mal da weiter, dann lost sich
das Problem von selbst auf, glaub mir! Oder: Fahr
eine Woche weg und denk nicht dran, dann fin-
dest du die Losung (genau in dieser Woche). Oder:
Komm am Donnerstag bei mir zu Hause vorbei,
dann machen wir ein Experiment! Vielleicht hitte
diese Person mal probeweise ein Kapitel lektorieren
konnen. Vielleicht hitte mir diese Person Tipps ge-
ben konnen, wo und wie und wann ich am besten
schreiben sollte und wo ich mich mal nach einer
Forderung umgucken konnte oder wie ich mit
meinem Manuskript weitermache. Vielleicht hitte
mich dann jemand warnen konnen vor diesem ei-
nen Agenten da, der einen eh hingen lasst, wenn es
nicht gleich fluppt, oder mir Mut machen konnen,
mein Manuskript einer Lektorin, die er kennt, auf
den Tisch zu legen. Vielleicht hitte die Person mir
gleich sagen konnen: Fiir deinen Roman ist das der
beste Verlag! Denen kann ich mal davon erzdhlen,
wenn du magst. Und besonders gut gewesen wire
es sicherlich, wenn das eine Person gewesen wire,
bei der ich junger Skeptiker nicht die ganze Zeit
hitte fiirchten miissen, dass sie meinen Text doch

Forderbeispiel

nur konsumierbarer machen wollte, um ihn besser
verkaufen zu kénnen, oder dass sie dem Text den
Auflerirdischen ausreden mochte, weil das Marke-
ting ihr das aufgetragen hatte, oder die mir solch
hirnrissige Pramissen wie »Show, don'’t tell« predi-
gen wollte, als gibe es im Schreiben tiberhaupt ein
Dogma (oder noch schlimmer: »Kill your darlings«)
—jemand also, der mir im Gegenteil im Schreiben
den Riicken gestarkt hitte, ganz ohne weitere Ab-
sichten (jenseits einer konstruktiven, unverbind-
lichen und wohlgemeinten Hilfe), und der in dieser
glorreichen und aufregenden Zeit mein Komplize
gewesen wire, in einer schiitzenswerten Zeit nim-
lich, in der es um alles gehen kann, aber dabei um
noch nichts gehen muss — aufSer eben diesen wun-
derbaren, sehnsiichtigen, aufregenden, erfiillenden,
sinnstiftenden, schwofenden, belebenden, geilen,
nagenden und morderischen Zustand des demiiti-
gen Schreibens. Gut gewesen wire vielleicht, wenn
ich gewusst hitte, dass diese Person dafiir auch
noch angemessen entlohnt wiirde, dass ich ihr also
nicht einen Gefallen nach dem anderen abringe
und ich dann irgendwie in ihrer Schuld stiinde,
klare Verhiltnisse also, in denen wir unsere gemiit-
lichen Treffen als eine bezahlte Arbeit verstanden
hitten, die sich nicht als solche angefiihlt hitte.

Ich hatte das grofSe Gliick, eine solche Erfah-
rung dann eben aus anderer Perspektive zu machen,
namlich als Mentor von Pedro Crescenti, der an ei-
nem wahnwitzigen Roman sitzt, der sich hoch auf-
tiirmt wie ein Jenga-Turm, sich selbst unterwandert
und dabei fortschreibt, aushohlt und abfullt, wichst
und wichst und wichst, wihrend es den Figuren
auf dem Dach immer schwankender wird und sie
aber von dort aus, von der Spitze dieses wankenden
Kolosses, auch immer mehr von der Welt sehen. Es
ist erfrischend und stiftet Hoffnung, hier eine Lite-
ratur kennenzulernen, die sich die grof8e Erfindung
traut, die rumspinnt — und in deren magische Ent-
stehung mich ihr Erbauer reingelassen hat. Dafiir,
lieber Pedro, ein grofSes Dankeschon! Ich habe mich
gefithlt wie ein unsichtbarer Beobachter, um den
wissend dein Erzdhler in das Getriebe deiner Erzdh-
lung gestiegen ist, in die ich von dir mitgenommen
wurde. So war ich gleichzeitig Zeuge und Berater
eines aberwitzigen Textes, der selbstbewusst seine
Eigenheit bewahrt und gleichzeitig einlddt, deiner
so wunderbar eigensinnigen Idee zu folgen. Wih-
rend ich diese Gedanken hier aufschreibe, sehe ich
sie vor mir, deine Figuren, die Orte, in die du sie
wirfst, die Ereignisse, die ihr Handeln bestimmen.
So, wie du das machst, habe ich das Erzihlen noch
nicht gekannt, weswegen ich mit Gliick sagen kann:
Auch du hast mir neue Ideen gestiftet, neue Erzahl-
weisen aufgezeigt. Gliicksfallformat: Bei einem sol-
chen Mentoring lernen alle!

Schon ist auch, dass aus dieser Komplizen-
schaft fiir die Sache der Literatur und fiir das
Schicksal eines jungen Autors am Ende noch

38



Literatur

39 eine Freundschaft entstanden ist, die iiber so ein
wunderbares, wertvolles, reichhaltiges und nach-
schaffendes Format hinaus Bestand hat, und aus der
nicht nur ich etwas gelernt habe und weiterhin ler-
nen werde, sondern auch die andere Person, dass da
also ein Dialog gestiftet worden ist, der sich fortsetzt.

Was ich gebraucht hitte, spielt keine Rolle
mehr, und ich weifd es auch noch immer nicht. Was
es hier gibt, ist viel interessanter. Und gut fiir alle,
die bei diesem Programm mitmachen kénnen, egal
ob Autor oder Mentor.

Danke, Pedro, fiir dein Vertrauen. That was big
fun. Ich freue mich auf deinen Roman und unseren
nichsten Kaffee.

»Ich safé fest an einer Gabelung und wusste nicht, in welchen
Flussarm ich welchen Zeh halten soll. Gemeinsam haben wir
uns das Problem angeschaut und noch viel mehr: Seen, Teiche,
Tumpel und vielleicht auch das ein oder andere geflieste Bad.
Herrlich, Hendriks Welt mit meinen und meine Welt mit
seinen Augen sehen zu diirfen. Und als ich mich umschaute,
lag die Gabelung auf einmal hinter mir. Magisch. Dankel«
Pedro Goncalves Crescenti

Auszug aus Pedro Crescentis Hendrik
Romanprojekt »Goethe« Otremba

Pedro Goncalves Crescenti wurde 1992 in Mainz
geboren und studierte Germanistik, Anglistik
und ltalienisch in Mainz, Berlin und Bochum. Er
ist Mitglied verschiedener Ensembles/Bands wie
»The Diisseldorf Diisterboys« und »International
Music« und wurde u.a. mit dem Newcomer-Preis
popNRW, dem VUT Indie-Award und dem Ge-
ma-Musikautorenpreis in der Kategorie »Nach-
wuchs« ausgezeichnet. Neben seiner Tatigkeit
als Songwriter, Musiker und Produzent ist Pedro
Goncalves Crescenti als freier Autor und Texter
tatig, u.a. fir ByteFM und das Magazin »Das
Wetter«.

Hendrik Otremba wurde 1984 im Ruhrgebiet
geboren. Er ist Schriftsteller, bildender Kiinstler
und Sanger der Gruppe »Messer«, mit der er seit
2010 zahlreiche Touren gespielt und bis heute
sechs Alben veroffentlich hat. Zudem arbeitet er
in Deutschland und der Schweiz als Dozent fiir
Kreatives Schreiben und gelegentlich als Kura-
tor. Seit seinem Debiit »Uber uns der Schaum«
(Verbrecher Verlag, 2017) erschienen von ihm
vier Romane, ein Essay- und ein Gedichtband,
zuletzt »Der Graber« (Roman, Méarz Verlag, 2026).
Im Wintersemester 2023/24 hatte er die Poetik-
dozentur der Universitat Miinster inne, die 2025
unter dem Titel »Das dronische Erzdhlen« bei

o . ) Pedro Goncalves
MARZ erschienen ist. Crescenti



Daniela Seel liber
Miedya Mahmod

Daniela
Seel

Der Moment
flr eine
Atemwende

Seit einigen Jahren schon bin ich Fan der Texte von
Miedya Mahmod. Threr Unerschrockenheit, ihrer
dringlichen Rhythmen und Themen, der hohen
Musikalitdt ihrer Sprache, der es immer wieder
gelingt, die Schrecken und Abgriinde, von denen
sie schreibt, zu halten. Und insbesondere ihrer
Formen, die sich nicht einfach auf schon Vorhan-
denes, anderswo Bewihrtes verlassen, sondern auf
sich selbst gemifSe Weise immer erst im Finden
begriffen sind. Darum bin ich besonders froh iiber
die Einladung, ihr Projekt »DUR« als Mentorin zu
begleiten. In ihrer Bewerbung hat sie ihr Vorhaben
unter anderem so beschrieben: »Vielleicht ist DUR
ein deutsches Liederbuch, dem die Bedeutung des
kurdischen Wortes dar nahegeht, trotz oder gerade
wegen Distanzierungsversuchen. Ein Prosagedicht,
das sich gegen jeden (Vers-)Bruch wehrt, indem es
ein breites Formbewusstsein performt und damit,

Forderbeispiel

ohne klassisch-handlungszentrierten Plot, von Ver-
letzungen, Gewalt, Ohnmacht erzihlt, aber auch
immer wieder ringt, um Worte, Grammatik und
Form — allein schon als Abwendung von einer As-
thetik der (Selbst-)Retraumatisierung. Exploration
anstelle von Exploitation. Eine posttraumatische
Novelle, deren seltsames, unerhortes Ereignis die
Sprache selbst ist. Die ihren Wendepunkt, so er auf
der Handlungsebene verwehrt bleibt, im sprachli-
chen Handeln suchen muss.«

Eine Kernfrage unserer Gespriche und unseres
gemeinsamen Nachdenkens liegt also darin: Wie
lasst sich ein Text schreiben, fiir den die Form erst
noch erfunden werden muss, im Schreiben? Der
nicht Langgedicht, nicht Essay, nicht Roman ist
und doch alles dies zugleich. Der von struktureller,
rassistischer, klassistischer, patriarchaler Gewalt,
von politischer und sprachlicher Unterdriickung,
Verfolgung, intergenerationellem Trauma, Krieg
und Verlusten und im gleichen Zug von Selbst-
behauptung, Mut, Wut, Widerstand, Solidaritit,
von konkreten Koérpern und Menschen und ihrem
Uberleben spricht, wihrend solche Formen von
Gewalt in einer fast schon itberwunden geglaubten
Intensitdt wiederkehren und das alltdgliche Dasein,
die Gedanken, das Arbeiten gefangen nehmen wol-
len. Ein Text, den die Literatur so notig hitte.

»Gib diesem Gestindnis etwas von deiner Zeit,
lass mich diesen Raum eben kurz einnehmen.
Wehre dich nicht gegen deine Auflésung, erwarte
von mir keine Auflésung. | Das hier ist der Moment
tiir eine Atemwende. Einwenden und Auswenden,
antwortet DUR.

Wir treffen uns in Berlin, in Miedyas Bochumer
WG, im Schwarzwald, im Internet. Wir tauschen
Lektiiretipps zu Formbeispielen und Analyse/Theo-
rie aus. Wir sprechen tiber mogliche dokumentari-
sche Verfahren, Listen und Recherchen, Interviews,
um das eigene Wissen, etwa zu Hospitalisierung
und Pathologisierung im deutschen Kontext oder
Verfolgung im kurdischen Kontext in grofSere his-
torische, gesellschaftliche Zusammenhinge zu stel-
len. Recherchen, die durch die Situation hierzulan-
de und im Nahen Osten erschwert und durchquert
werden. Und wir sprechen tiber Miedyas und meine
Arbeit in Kollektiven, als Veranstalter:innen, Werk-
stattleiter:innen fiir Jugendliche, die solidarischen
Riickhalt und Rdume fiir Positionen bieten kann,
die es anderswo schwer haben vorzukommen.

Waihrend ich mit Miedya iiber die Schwierig-
keiten und Notwendigkeit von Texten wie »DUR«
reflektiere, werde ich auf Lesungen, Buchmessen,
Festivals, immer wieder von Menschen mit, unter
anderem, syrischen paléstinensischen, kurdischen
Wurzeln gefragt, ob ich glaube, dass der deutsch-
sprachige Literaturbetrieb sich ihnen noch einmal
offnen wird, ob ich eine Chance sehe, dass ihre
Stimmen gehort werden. In den Fragen liegt oft
schon mehr Verzweiflung und Resignation als
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41 Hoftnung. Und wihrend ich dies schreibe, mochten
politisch Verantwortliche hierzulande Kulturschaf-
fende vom Verfassungsschutz tiberwachen lassen,
80 Prozent der syrischen Gefliichteten zuriick-
schicken, ein Zentralregister aller Menschen mit
psychischen Erkrankungen anlegen und streichen
die Finanzierung essenzieller Einrichtungen zur
Forderung der Demokratie wie »Radikale Tochter«
und Amadeu Antonio Stiftung. Und die Rede von
Empathie als Schwiche und gesellschaftlichem
Selbstmord macht die Runde.

»Ich teile eine Luft mit euch, kurzum: die lings-
te Geschichte der Menschheite, antwortet DUR.
»Was ich von ihm und ihr erwartet habe? Mehr als
einen Korper, weniger als Verstdndnis. Was ich von
dir erwarte? Dich auf das Nicht-Verstehen einzu-
lassen. | Wieder ich und ein Korper, den ich binnen
meiner Selbst abzuschieben versuche.« »Einer bleckt
schon die Zihne. Einer stellt wieder die Fiifle zwei
Hiiftbreit voneinander, Knie, die Knie umklam-
mern, Beine wie bettfein ausgestreckt. Einer glotzt
dir auf die Haare, Arme, auf beschworte Scham,
als stiinde er paralysiert vor dem Zoogehege, einer
reifdt sein blodes Maul auf. Einer gehort hinter Git-
ter, aber wir kennen die Rechtswege. Wir wissen;
vom Laufen ins Leere, vom Stehen in Sackgassen.«

Ich mochte weiter daran glauben, dass Sprache,
dass Literatur ein Ort fiir Unerhortes sein kann,
fur (Selbst-)Befragung, Aufklirung, fur die Erwei-
terung der eigenen Horizonte, fiir das Sperrige,
Ungezihmte, ein Ort, an dem die Lesenden und
Schreibenden einander ihre Verletzungen zeigen
und voneinander lernen kénnen, ohne das ihnen
Fremde angreifen und ausschliefen zu wollen. Mie-
dya Mahmod und »DUR« sind fiir mich Wegweiser
geworden durch die existenzielle Erschopfung
unserer Gegenwart. Wir gehen noch. Der Weg wird
uns finden. Ich danke Miedya fiir ihre Arbeit und
der Kunststiftung NRW fiir das so wenig selbstver-
standliche Selbstverstindnis, solchem Gehen einen
guten Grund zu geben.

»Der Reiz am gemeinsamen Lernen liegt fiir mich dort, wo
wir authoren einer festen Rolle im didaktischen Theater zu
folgen. Mir erscheint die Vorstellung ungemein trostlich, dass
jeder Text viele Autor:innen hat und dass das wertvollste
Gegeniiber eines ist, das ihn schon in seinen moglichen Um-
rissen erkennt und wertschitzt, wihrend das Scﬁreiben selbst
noch suchend ist. Ich glaube, den Mut und die Verletzlichkeit
aufzubringen, seine eigene Uberforderung mit anderen zu
teilen, ist einer der wichtigsten Schritte, um aus ihr herauszu-
finden — gemeinsam herauszufinden und den Text in die Welt
treten zu lassen.« Miedya Mahmod

Auszug aus
Miedya Mahmods
Arbeiten

Literatur

Miedya Mahmod, geboren und wohnhaft im
Ruhrgebiet. Seit 2016 Spoken Word Artist und
Lyriker:in, arbeitet auch kuratorisch und redak-
tionell. Miedya Mahmod ist Mitherausgeber:in
von »LytterZine«, der ersten lllustrierten fiir Lyrik
auf Twitter, und wirkte an der Poetik-Klausur zu
Spoken Word beim Literaturfestival »LeselLenz«
in Hausach mit. 2022 nahm Miedya Mahmod an
der Lyrikwerkstatt Open Poems im Haus fiir Poe-
sie (Berlin) teil und ist Teil des Kiinstler:innenkol-
lektivs »parallelgesellschaft« (Berlin Neukalin).
Mahmod ist auBerdem Teil der Lesebiihne »Auf-
ruhrgebiet - die revolutiondre Vorlesedemo« und
gewann 2023 den Jurypreis beim 31. open mike.

Daniela Seel, geboren 1974 in Frankfurt am
Main, lebt als Autorin, Ubersetzerin und Ver-
legerin von kookbooks in Berlin. Sie veroffent-
lichte die Gedichtbande »ich kann diese stelle
nicht wiederfinden« (2011), »was weiBt du schon
von prérie« (2015) und »Nach aus Eden« (2024),
sowie gemeinsam mit Frank Kaspar das Radio-
feature »was weiBt du schon von prérie«. Fiir ihre
Arbeiten wurde sie vielfach ausgezeichnet - zu-
letzt mit dem Kleist-Preis (2025). Ihre Gedichte
wurden in mehrere Sprachen libersetzt.

Miedya
Mahmod



Olivia Wenzel lber Forderbeispiel
Lisa Tracy Michalik

Welche
Bedlrfnisse
ein Text hat

Mentorin sein kann vieles bedeuten, zum
Beispiel: mit jungen Erwachsenen in einem absurd
pittoresken Seminarhaus an ihren Texten zu arbei-
ten, sich enorm gut zu verstehen, stindig (manch-
mal heimlich) Dinge zu googeln, die sie beildufig
erwihnen, dabei so und anders von ihnen zu lernen
und abends, auf ihren Wunsch hin, manchmal,
miteinander »Werwolf« zu spielen, obwohl man
dabei Herzrasen kriegt und viel zu stark schwitzt.
Es kann bedeuten, ihnen nach und nach, Text
fiir Text, Treffen fiir Treffen auf einer Ebene ihres
schreibenden Selbst nahezukommen, die einzig-
artig ist, und eine Form von Intimitét zu erleben —
einvernehmlich und professionalisiert seitens der
Mentorin (hoffentlich) und gleichzeitig komplett
einseitig, quasi »ausgeliefert« vonseiten des Mentees.
Mentorin sein kann dann allerdings auch bedeuten,
Olivia dass man im Anschluss an das gemeinsame Projekt
Wenzel tiberraschend getroffen ist, wenn man nicht zur
WG-Party eines 20-jihrigen Teilnehmers eingela-
den wird, wihrend man doch genau weif3, dass es
mindestens merkwiirdig wire, dort aufzukreuzen.
(Aber man war sich doch so nah! Na ja, also lesend
zumindest.) Mentorin sein kann auch bedeuten,
eine Gastprofessur in einer (vergleichsweise lin-
ken) ostdeutschen Stadt innezuhaben, und schon
am dritten Tag des Seminars weinen fiinf von 18
Teilnehmenden schlotternd im Gesprach dariiber,
was ihnen wirklich unter den Nigeln brennt, und
wenige Wochen spiter lesen sie dann (manche
wieder weinend) rohe gewichtige Texte vor, die sie
emotional iiberwiltigen. Und dann sitzt man da
und fragt sich, was man hier angerichtet hat mit
seinen erfundenen Schreibaufgaben, die »das Selbst
behutsam als
Material des eigenen Schaffens« befragen sollten ...

Mentorin sein kann aber auch bedeuten, einem
Menschen zu begegnen, den man sympathisch fin-
det, dessen tippiges Frithstiick einem in Diisseldorf
vorziiglich schmeckt und in dessen Texte man sich
gern hineinbegibt, ohne der Autorin darin auf so un-
vermittelte Art wie in den Beispielen oben zu begeg-
nen —so in Tracys Fall. Dass einem das Erzéhlte beim
Lesen unweigerlich nahekommt, weil man spiirt,
dass die Autorin erfahrungsbasiert und mit ihrer
Verletzlichkeit kollaborierend schreibt, eine dadurch
entstehende Intensitit, die sich Lesenden aufdriangt
und die man im eigenen Schreiben fiir elementar

Lisa Trac . . C . . .
Michalk. hilt (was wiederum vielleicht ein Spleen ist oder ein
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Phantasma) — Derartiges stellt sich mit Tracy vor
allem auch im Gesprich her. Wenn man etwa im sof-
ten Nieselregen spazieren geht und sie von ihrem Le-
ben in Diisseldorf erzahlt. Wenn sie beim Frithstiick
iber Mechanismen und Strukturen deutscher Kul-
turpolitik, tiber Faschismus und tiber queeres Dating
nachdenkt. Wenn man sich im Lektoratsgesprich
dabei ertappt, wiederholt Partei fiir eine problemati-
sche Figur zu ergreifen ... Uberhaupt, stellt man fest,
ertappt man sich ofter selbst oder wird ertappt: Etwa,
wenn man Tracy fragt »Kennst du eigentlich mein
Buch?¢, um etwas Methodisches daraus anzufithren
—nur um dann zu erfahren, dass sie bereits an der
TV-Adaption des Romans im Rahmen eines Writers
Room mitgewirkt hat und man sich also schon mal
begegnet ist, aber Tracy hoflich iiber diese Gedécht-
nisliicke hinwegsieht. Oder wenn man erst nach dem
zweiten Lesen ihres Manuskripts begreift, dass man
bisher eine Figur, die eigentlich weif ist, falschlicher-
weise als schwarz imaginiert hat, und wenn man sich
dann dabei beobachtet, wie diese »Korrektur« den
eigenen Blick auf diese Figur verdndert. Oder wenn
man beim Sprechen tiber eine Textstelle zusieht,
wie Tracy das Wort »Fotze« in die Suchmaske eines
Word-Dokuments eingibt, um ziigig zur entspre-
chenden Passage zu gelangen, und man anschlieend
gemeinsam laut dariiber lacht, wahrend man gleich-
zeitig bereits weifs, dass man diesen Moment spiter
fur irgendetwas Schriftliches benutzen wird ... Und
dann spricht man weiter und begeistert sich fiir die
Dialoge in Tracys Text, fiir souverine, sensible und
sinnliche Schilderungen korperlicher Intimitét, fiir
die vereinnahmend charismatische Mutter- und die
tragische Vaterfigur, fiir einen leisen Humor, der im-
mer wieder aufblitzt. Und man sagt auch manches
zum Text und worauf man bei seiner Platzierung
achten konnte, das die Autorin (und ihre Agentin)
ganz anders sehen. Denn auch das kann es bedeuten,
Mentorin zu sein: einschitzen lernen zu miissen, was
eine schreibende Person sich gerade wiinscht und/
oder braucht (und ob es beispielsweise der Moment
ist, den sogenannten Literaturbetrieb nah ranzuho-
len und tiber all das zu sprechen, was passiert, wenn
man ihn einmal reingelassen hat, oder im Gegenteil
zu hoffen, dass das Gegeniiber die Chance nutzt,
sich noch eine produktive Schonfrist zu génnen).
Herauszufinden, welche Bediirfnisse ein Text hat und
welche Bediirfnisse die Verfasserin selbst hat, darum
geht es immer, egal in welcher Konstellation man
»herum-mentort« — sei es mit jungen Werwolfen,
tapferen, labilen Studierenden oder Autorinnen kurz
vor dem Debiit. Den beiden Bediirfnis-Feldern, ins-
besondere wenn sie teils unterschiedlich, vielleicht
sogar widerspriichlich sind, gerecht zu werden, emp-
finde ich als die Herausforderung und das Geschenk
jeder Form von Mentorinnenschaft.

Deshalb freue ich mich sehr, dank dir, Tracy,
und dem grofRartigen Forderprogramm der Kunst-
stiftung NRW, neue Erfahrungen in diesem Feld ge-
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macht haben zu diirfen. Und ebenso freut es mich, ge-
lernt zu haben, dass das Wort »Fotze« teils feministisch
reclaimt wurde und nun wieder salonféhig ist, in ge-
wissen Salons zumindest. Fiir diese Salons, vor allem
aber fiir all jene Rdume, die eine so wunderbare Person
und Autorin wie dich dringend n6tig haben, wiinsche
ich dir und deinem Schreiben das Allerbeste. Oder, um
es in deinen Worten zu sagen: Mogest du, dear Tracy,
»auf der krachenden Welle der Moglichkeiten reitenl«

»Gemeinsam lernen heifdt auch, sich fiir eine
andere Perspektive zu 6ffnen und in der manch-
mal iiberwiltigenden Textflut zu verstehen, wo
genau es hakt und welche Fragen sich in der Uber-
waltigung eigentlich genau auftun. Am Ende
ist es die Ehr%ichkeit —in Feedback, Nachfragen,
Kommentaren und Einschitzungen zum Text.
Aber auch in Gesprachen beim Kaffee zu Priva-
tem und Fragen rund um den Literaturbetrieb.
Auflerdem weifS ich jetzt, dass es Fischgrit,
nicht FischgratENparkett heiflt und warum

die Tauben am Bahnhof Siidkreuz rosa Fliigel-
spitzen haben.« Lisa Tracy Michalik

Auszug aus Lisa Tracys
Romanprojekt
»Mutter Wasser Kind«

Lisa Tracy Michalik ist Autorin und Mitgriinderin/
Herausgeberin von »defrag zine«. Sie schreibt
Prosa, Lyrik und Drehbiicher. Ihre Texte sind u.a.
in »Sisters and Souls 2« (Orlanda), »Parabolis Vir-
tualis 3« (Querverlag) oder in »In Liebe von« (Shift
Books) zu finden, und sie ist Teil des Writers Room
der Serie »Schwarze Friichte« von Lamin Leroy
Gibba (ARD Mediathek). Sie ist Tragerin des Pub-
likumspreises des Kdlner Férderpreises fiir junge
Literatur 2024 und erhielt das Forderstipendium
Literatur der Landeshauptstadt Diisseldorf 2025.
Ihr Debiitroman erscheint im Frithjahr 2027 bei
pola.

Olivia Wenzel lebt in Berlin und ist Kulturwissen-
schaftlerin, Musikerin, Performerin und Autorin.
lhre Stlicke wurden an zahlreichen Theatern ge-
spielt, 2020 erschien ihr preisgekronter Roman
»1000 Serpentinen Angst« (S. Fischer), der in
etliche Sprachen Ubersetzt wurde und es auf die
Longlist des Deutschen Buchpreises schaffte.
Neben dem Schreiben gibt sie Workshops fiir
junge Erwachsene und lehrt Kreatives Schreiben
an Universitaten, wirkt in diversen Jurys mit und
realisiert transdisziplindre Formate - etwa »Dark
Light Dark« im Center for Literature oder zuletzt
»Floating Mocambo« am Berliner HKW.



Martina Wunderer
liber Esra Canpalat

Gemeinsam
— Zeit
finden

»Ich verliere das Gefiihl fiir Zeit«, schrieb Esra
Canpalat in ihrem Bewerbungsschreiben fiir das
Plus-eins-Programm der Kunststiftung NRW. Fiir
das Zusammenspiel von Erzihlzeit und erzihlter
Zeit, von Erinnerung und Gegenwart.

Auch die drei Schwestern Tiilay, Ferda und
Seda, die Erzdhlerinnen in Esras Romanprojekt,
verlieren das Zeitgefiihl, wihrend sie durch den
tiefen Schnee zum Friedhof laufen, wo ihr Vater
beerdigt werden soll. "Manchmal denke ich, baba
wollte, dass wir das Auto stehen lassen und durch
den Schnee laufen, damit wir uns endlich einmal in
Ruhe sein Dorf ansehenc, sagt Ferda, die mittlere
Schwester. Doch nicht nur das Dorf, auch so vieles
andere haben die drei Schwestern »zu Lebzeiten des
Vaters nicht richtig gesehen«. — »Er sagte, das Leben
in Deutschland hitte unseren Blick getriibt.«

Seda, die Jiingste, will diese Tritbung nicht
langer hinnehmen. Sie beginnt, sich zu erinnern
und Fragen zu stellen, ihren Schwestern und ihrer
Mutter Naime. Zuerst sind es die falschen, »mit
einem Aufnahmegerit im Kopf«, um das Erzihlte
zu archivieren. »Du redest wieder wie eine Reporte-
rin¢, wehrt sich die Mutter, und: »So stellt doch kein
Mensch Fragen.« Erst als Seda endlich zuhort, ohne
Erwartung, beginnt Naime zu erzahlen.

Seit dem Tod des Vaters ist ihre Stimme brii-
chig geworden, »psychogene Dysphonie« nennt sich
das. Das habe ich von Esra gelernt. Ich habe gelernt,
dass es auch in der Tiirkei ein grofSes Bergbaugebiet
gab und viele sogenannte »Gastarbeiter« nicht als
Ungelernte, sondern als ausgebildete Fachkrifte
ins Ruhrgebiet kamen, wo wir bei unserem zwei-
ten Treffen durch den Bochumer Westpark liefen,
entlang der alten Industrieanlagen. Es hagelte und
stiirmte, und wir duckten uns gemeinsam unter
einen viel zu kleinen Schirm.

Esra ist wie die drei Schwestern im Roman »in-
mitten all dieser in den Himmel ragenden rot und
griin angelaufenen Stahlbauten aufgewachsenc. Sie
erzdhlte mir vom Rassismus in der Schule, den Ab-
wertungen durch die Lehrkrifte, und warum Tiilay,
die dlteste Schwester, fiir Seda einen Namen aus-
suchte, den auch die Deutschen aussprechen kon-
nen, warum sie beim Spiel stindig Ferdas Gramma-
tik und Aussprache korrigierte.

Forderbeispiel

Martina
Wunderer

Ein paar Monate spiter saflen wir im Berliner
Jacob-Teitel-Park in der Sonne, die Demo zum
Internationalen Frauentag zog an uns vorbei, und
wir sprachen iiber die Gebete unserer Groffmiitter,
den Glauben unserer Miitter, meine: katholisch,
ihre: muslimisch. Wir sprachen dariiber, wie wir
als Kinder unsere Lieblingslieder aus dem Radio
auf Kassette aufgenommen haben. Esra beschreibt
in ihrem Roman, »dass sich mit der Zeit das Binde-
mittel, das die magnetischen Partikel auf dem Band
zusammenhdlt, zersetzt« und die Binder deshalb
pords werden. So pords wie die Stimme der Mutter
Naime.

Wir sprachen tiber plotzlichen Kindstod und
das Schweigen in den Familien. Wie dieses Schwei-
gen gebrochen werden kann.

Esra hat ihrem Roman den Arbeitstitel »Stim-
men« gegeben. Es sind hauptsichlich Stimmen von
Frauen, die sie erklingen lésst: »die Krihenstimme
Naimes, Tiilays geddmpfte Stimme und Ferdas
storende Alt-Stimme«. Und Sedas Reporterstim-
me, wenn sie ihren Vater, ihre Mutter nach ihren
Erinnerungen befragt. »Dieses Stimmengewirr er-
zihlt manchmal mehr als jedes materielle Archive,
schreibt Esra in ihrer Bewerbung (fiir mich einer der
ersten Texte, die ich von ihr las).
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man eine Geschichte nicht erzahlt.« Das zu wissen
ist beim Schreiben so wichtig.

Tiilays Stimme fehlt noch. Tiilay, in deren Bett
die Mutter Seda legte, kaum dass sie mit ihr, der
Nachziiglerin, aus dem Krankenhaus kam. Thr wird
Esra in den kommenden Monaten Ausdruck ver-
leihen. Und ich freue mich schon sehr darauf, diese
ilteste der drei Schwestern niher kennenzulernen,
im Sommer, in Diisseldorf, und im Gesprach mit
Esra Giber ihren Roman die Zeit zu vergessen.

»Die Schonheit des gemeinsamen Lernens liegt in der Auf-
16sung der manchmal absolut erscheinenden Annahme, nur
in der Einsamkeit konne etwas verstanden werden. Zuriick-
gezogenheit und Selbstreflexion sind wichtig bei vielen Pro-
zessen, aber geteiltes Wissen hat eine Kraft, die so viel mehr
verindern kann. Ein Text entsteht nicht nur in der Stille, son-

ein Text

Esra
Canpalat

Sie hat diese Stimmen mit mir geteilt, als sie
noch nicht ganz gefestigt waren. Als sie selbst noch
auf der Suche war, nach dem richtigen Erzdhl-
rhythmus, der passenden zeitlichen Struktur. Das
braucht grofSes Vertrauen, und fiir dieses Vertrauen
bin ich Esra sehr dankbar.

Gemeinsam haben wir die Stimmen entwirrt,
uns immer mehr mit ihnen vertraut gemacht. Wir
safden mit Seda und ihrer Mutter auf der Bank vor
den Gribern und haben uns Fragen gestellt: Warum
haben die drei Schwestern keine Kinder? Warum
haben die Mutter und der Vater Seda als Fiinfzehn-
jahrige allein in Deutschland gelassen? Warum hat
sich der Vater mit seinem Bruder iiberworfen?

Wir sallen mit Seda in Ferdas Kiiche und lausch-
ten gemeinsam Ferdas Geschichte, die sie noch nie-
mandem aus ihrer Familie anvertraut hatte.

All die Figuren, all diese Szenen waren schon
da, als ich Esra das erste Mal traf. Zwar hier und da
noch ungeordnet, aber sie wusste genau, was sie
erzdhlen wollte. Sie hatte genug Material fiir nicht
einen, sondern zwei Romane. Auch das wurde uns
bei unseren Treffen klar: Manches gehort vielleicht
eher in ein anderes Buch. Oder wie sie selbst in ih-
rem Roman schreibt: »Mein Vater wusste, wie man
eine Geschichte erzihlt, aber er wusste auch, wie

dern im gegenseitigen Austausch und kollaborativem Lernen;
%raucht nicht nur einen Menschen, der ihn schreibt,
sondern immer auch Freund*innen, die zuhoren, kritische
Geschwister, die ihn herausfordern, und liebevolle Wegge-
fahrten, die ihm die Angst nehmen.«

Esra Canpalat

Auszug aus Esra
Canpalats Roman-
projekt »Stimmen«

Esra Canpalat ist Autorin und Literaturwissen-
schaftlerin aus dem Ruhrgebiet. Sie studierte
Allgemeine und Vergleichende Literaturwissen-
schaft und Kunstgeschichte an der Ruhr-Uni-
versitdt Bochum. Aus einer transkulturellen
Position heraus schreibt sie Erzahlungen, Essays,
wissenschaftliche Artikel und Texte zu Kunst-
und Kulturvermittlung. Sie interessiert sich fiir
Autofiktion, Dokumentation, Erinnern und Trans-
kulturalitat. Canpalat erhielt den Férderpreis
des »Literaturpreises Ruhr« (2021) und wurde im
Literaturwettbewerb »60 Jahre Migration aus der
Tirkei - Neue Hoffnungen« ausgezeichnet. lhre
Kolumne »Vom Rande aus« erschien online bei
interkultur.ruhr.

Martina Wunderer, geboren 1983 in Schlanders,
Sidtirol, ist Lektorin fiir deutschsprachige Lite-
ratur im Suhrkamp Verlag, Berlin. Sie hat Verglei-
chende Literaturwissenschaft und Kulturwissen-
schaft in Wien und Berlin studiert und arbeitete
beim Online-Buchmagazin des Literaturhauses
Wien und bei »39NULL - Magazin fiir Gesell-
schaft und Kultur«. Sie leitet Schreibseminare,
u.a. am Deutschen Literaturinstitut Leipzig, und
wirkt als Jurorin, zuletzt beim Wortmeldungen
Forderpreis.






Initiative — Der Straelener Ubersetzerpreis
der Kunststiftung NRW gehort zu den renom-
miertesten und hochstdotierten Auszeich-
nungen fiir Ubersetzung in Europa. Er wird
jahrlich in Kooperation mit dem Europaischen
Ubersetzer-Kollegium in Straelen verliehen.
Gerade in einer Zeit, in der Ubersetzer:innen
durch die Entwicklungen im Bereich der Kl
und verscharfte Bedingungen auf dem Buch-
markt zunehmend unter Druck geraten, ist es
der Kunststiftung NRW ein groBes Anliegen,
ihre hohe Kunst und ihren unermidlichen
Einsatz fiir die Literatur zu wiirdigen. Und als
starke Partnerin an ihrer Seite zu stehen.

——— wird

Die beiden Preis-
tréger:innen
Claudia Sinnig und
Andreas Donat

bleiben

2025 erhielt die Litauisch-Ubersetzerin Claudia Sinnig den Straelener
Ubersetzerpreis der Kunststiftung NRW. Die Laudatio, die wir hier in
Ausziigen abdrucken, hielt Sebastian Guggolz. Thn verbindet eine lange
Zusammenarbeit mit der Ubersetzerin. Als Verleger des Guggolz Verlags
hat er zwei von ihr iibertragene Biicher Antanas Skémas herausgegeben.
Als Lektor bei S. Fischer brachte er Ricardas Gavelis’ monumentalen
Roman »Vilnius Poker« auf den Weg, fiir dessen kongeniale Ubersetzung
Claudia Sinnig ausgezeichnet wurde.



»Vilnius Poker«: Ein Gliick und zugleich eine Zumu-
tung ist dieser Roman, der mir bereits als Legende
begegnete, lange bevor ich ihn lesen konnte. Alle
Litauer und Litauerinnen, mit denen ich zu tun
hatte, sprachen irgendwann davon, wiegten dabei
bedeutend den Kopf und sagten: Diesen Roman,
den miisse man natiirlich irgendwann ins Deutsche
tibersetzen! Einer der grofiten Bucherfolge des seit
1991 unabhingigen Litauens, eine sensationelle Ent-
deckung damals, denn Ridardas Gavelis, der Autor,
hatte diesen monstrosen Roman bereits zehn Jahre
frither fur die Schublade geschrieben, viel zu ge-
fahrlich fiir eine Publikation in den Zeiten unter
der sowjetischen Gewaltherrschaft. 1990 hatte das
erste frei gewdhlte litauische Parlament seit 1928
bereits die Unabhingigkeit von der Sowjetunion
erklirt, die gewaltigen, machtvollen friedlichen
Massenbewegungen der Bevolkerung in allen drei
baltischen Staaten, Estland, Lettland und Litauen,
miindeten schlieflich in die wirkliche Unabhingig-
keit im Herbst 1991. Der Sieg des Volkes, der Sieg
der Freiheit. Und Claudia Sinnig, die wir hier und
heute feiern, war in dieser Zeit mittendrin, wirkte
politisch, unterstiitzte, dolmetschte, organisierte,
vermittelte, trug ihren Teil zum Gelingen bei. Doch
das wire eine eigene Geschichte und vor allem eine
eigene Lobeshymne wert.

Ri¢ardas Gavelis, 1950 inmitten des histo-
rischen Vilnius geboren, gleich gegeniiber dem
Kloster der Heiligen Dreifaltigkeit, wuchs unter der
Sowjetherrschaft als Kind der Ehe zwischen einer
Physikerin und einem Mathematiker auf, studierte
selbst theoretische Physik und arbeitete am Ins-
titut fiir Physik und Mathematik der Litauischen
Akademie der Wissenschaften. Er galt als heraus-
ragende naturwissenschaftliche Hoffnung seiner
Generation, veréoffentlichte fundamentale Aufsitze
zur Ferroelektrizitit und zum thermodynamischen
Phaseniibergang — beides physikalische Felder, die
sich mit Gestalt und Funktionswandel, mit Aggre-
gatszustandsverdnderung beschiftigen, mit unzu-
verldssigen, fragwiirdigen, sich potenziell immer
verdndernden Seinszustdnden. »Metamorphotische
Physik« konnte man, durch die literarische Brille
betrachtet, sagen.

Von der Mitte der 1970er-Jahre an begann er zu
schreiben, journalistisch und literarisch, mit dem
Hohepunkt »Vilnius Poker«. Vilnius wird darin zum
Hollenschlund. Zu einem diisteren Strudel, der die
Menschen unaufhaltsam in den Abgrund zieht.
Aber Vilnius wird auch zum Tor zum Himmel, zur
Bastion der Freiheit, die zwar gefihrdet, aber doch
moglich ist. Vilnius ist, Zitat aus dem Roman, der
»Arsch des Universumsc, und es ist, wieder Zitat
aus dem Roman, »Nekropolis der Seele«. Vytautas
Vargalis, der Protagonist des Romans, hat als so-
genannter »Waldbruder, als Partisan, Widerstand
gegen die sowjetische Okkupation geleistet und
wurde deshalb anschlielend fiir einige Jahre im
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Gulag kaltgestellt. Nach seiner Freilassung hat sich
dieser Mann, traumatisiert und unter die Rader der
Zeitldufte und Weltgeschehnisse geraten, in einer
Vilniuser Bibliothek eingerichtet, ist dort unter-
getaucht. Er soll die Biicher sortieren und katalogi-
sieren (was er aber eigentlich macht, ist lesen: u.a.
Ortega y Gasset, Samuel Beckett, Albert Camus,
George Orwell, Ernesto Sabato, James Joyce na-
tiirlich, Marquis de Sade, Jean Genet und immer
wieder Franz Kafka). Zudem wird er eine Liebschaft
mit der jungen Bibliothekskollegin mit dem alar-
mierenden Namen Lolita eingehen.

Sie wird sterben, Vytautas Vargalis wird des
Mordes beschuldigt, der Roman spielt verschiedene
Szenarien durch, wie es hitte ablaufen, was hitte
passieren konnen, er bricht die Perspektiven bis zur
Uneindeutigkeit, spielt sie gegeneinander aus —und
bietet einfach keine Auflosung. Bis heute streiten
sich litauische Literaturwissenschaftlerinnen und
Literaturwissenschaftler dariiber, was im Roman
wirklich passiert ist.

Ein Glanzstiick der deutschen Ubersetzungs-
kunst ist die deutsche Fassung von »Vilnius Poker,
die im November 2024 erschienen ist. Was fiir eine
Herausforderung miissen die siebenhundert Seiten
dieses Romans gewesen sein! Er ist wie ein Bienen-
stock voller Gesumm, voller Gebrummel, voller
Gegen- und Widerrede: ein anschwellender und
sich wieder zurticknehmender Chor. Das paranoide
Bewusstsein von Vytautas Vargalis hort Stimmen
und erliegt dem Drohnen der Stille, erzéhlt von
Folter und Repression und Geschlechtstrieb und
Geschlechtsverkehr, schonungslos, ungeschiitzt
klaffend und ohne Aussparung von Details. Die
Erzidhlung kreist oft in Ellipsen oder bleibt fragmen-
tarisch, weil ein anderer, neuer Gedanke das eben
Gedachte durchkreuzt, dazwischen springt, sodass
das eben Begonnene abbricht, damit das plotzlich
Empfundene, das plotzlich Aufblitzende festgehal-
ten werden kann und nicht gleich wieder verloren
geht.

Das Chaos wird zum Chor, und seine Domp-
teurin Claudia Sinnig tiberblickt diese vielen Stim-
men und Stimmlagen nicht nur, sie bandigt sie, sie
fithrt sie in Bahnen, ldsst sie stromen, aber choreo-
grafiert eine Symphonie daraus, die iberwiltigt
und erschreckt, aber auch mitreifdt und staunen
macht. Wann hat man so etwas schon mal gelesen?
Und zwar in einer Ubersetzung, die nie iiberfordert
wirkt, trotz der Uberforderung des Protagonisten,
die nie hilflos wirkt, trotz der Hilflosigkeit von uns
Lesenden, nie unbeherrscht, nie dissonant — sofern
sie nicht genau das sein soll —und vor allem nie un-
beseelt.

Eine ungeheure Intensitit besitzt der tibersetzte
Text, eine abgrundtiefe Schwirze und Aussichtslo-
sigkeit, mit gleichzeitig leuchtenden Einzelstiicken
darin, wie etwa der Szene im Zentrum des Romans,
in der Vytautas Vargalis ein Jazzkonzert in einer
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Sebastian
Guggolz

Vilniuser Kirchenruine besucht, wo das Stiick
»Vilnius Poker« gespielt wird und sich zu einer epi-
phanischen Erfahrung auswichst, mit Trommeln
und Bass und Altsaxophon, Klarinette, einem Fliigel
—»es ist nur Musike, beschwort sich Vytautas
Vargalis selbst, um sogleich wieder mitgerissen zu
werden von der ahnungsvollen Musik, die jederzeit
von der Staatsmacht niedergeschlagen zu werden
droht. Mitgerissen werden auch wir von der Be-
schreibung des Konzerts, in der gesetztes Wort und
beschriebener Klang, in der die Imagination und der
Eindruck, Sprache und Musik in eins fallen.

Im Rhythmus liegt eines der Geheimnisse von
Claudia Sinnigs Ubersetzungskunst, er verfiihrt, er
treibt, er iiberwiltigt. Keine Silbe scheint zufillig,
kein Wort beliebig, keine Betonung unbedacht. Und
so ist es auch, denn: Claudia Sinnig griibelt iiber
ihren Ubersetzungen, sie iibersetzt immer wieder
neu und neu.

Als wir kiirzlich telefonierten, berichtete sie
mir, wie schwer es ihr falle, den schon gedruckten
Text wiederzulesen. Schon im ersten Satz der Lese-
stelle kime ihr nun, mit Abstand und frischem
Blick, das weniger dezidiert einsilbige »die« statt
des zweisilbigen »diese« (wie es nun im Roman
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steht) rhythmisch zwingender vor, auch bei ver-
schiedenen Verben sei sie sich nicht mehr sicher,
ob sie tatsdchlich die beste, die abschlieffende
Losung gefunden habe oder ob sich nicht doch
ein anderes Wort geschmeidiger und klingender
in den Gesamtgedanken eingefuigt hitte.
Berufskrankheit, kann man sagen und es abtun,
doch ich wiirde eher sagen: Es ist Unbestechlichkeit,
und auch diese Lobrede auf ihre Ubersetzungskunst
wird sie in ihrer kontinuierlichen Selbstiiberprii-
fung nicht milder mit sich selbst werden lassen.
Claudia Sinnig wird weiter skrupulds jede ihrer
Entscheidungen beim néchsten Durchgang kritisch
infrage stellen und auch wieder umwerfen. Ihr An-
spruch an die eigene Sprache, die sie dem fremden,
vertraut gewordenen Text verleiht, ist so grof, ihre
Verpflichtung der bestmoglichen Ubersetzung
gegeniiber so unbedingt, dass jede Entscheidung
immer nur eine jederzeit revidierbare, ja zwingend
zu revidierende Zwischenlsung sein kann. Das ist
das Ubersetzerinnengewissen in Reinform. Und
deshalb glinzen ihre Ubersetzungen auch so, vib-
rieren vor Lebendigkeit, springen uns Lesende an,
wenn wir die Buchseiten 6ffnen, kommen uns so
nah, dass wir uns angefasst fithlen.



In »Die Erfahrung des Fremdenc« schreibt der
franzosische Translationswissenschaftler und
Philosoph Antoine Berman: »Das Wesen der Uber-
setzung besteht darin, Offnung, Dialog, Durchmi-
schung und Dezentrierung zu sein. Entweder stellt
sie eine Beziehung her, oder sie ist nichtig.«

Die Beziechung und der Dialog zwischen Ausgangs-
und Zielsprache, zwischen Original und Uberset-
zung, lasst sich auch als Gastfreundschaft beschrei-
ben. »Von Sprache zu Sprache. Ubersetzung als
Gastfreundschaft« lautet der Titel einer hochst an-
regenden Studie des senegalesischen Philosophen
Souleymane Bachir Diagne aus dem Jahr 2022.

Die Gastfreundschaft der Ubersetzung, die eine
Probe des Fremden ist, itberbriickt dabei nicht nur
im Dialog die Grenzen zwischen verschiedenen
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Sebastian Guggolz, geboren 1982, griindete 2014
den Guggolz Verlag. Seit 2022 ist er zudem im
Lektorat des S. Fischer Verlags fiir die Klassiker
zusténdig, 2025 wurde er zum Vorsteher des
Borsenvereins des Deutschen Buchhandels
gewahlt.

Den Forderpreis 2025 erhielt Andreas Donat
fiir seine Ubertragung von Quynh Trans Roman
»Schatten und Wind« (Residenz, 2024) aus
dem Schwedischen.
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Kulturen, sondern bewahrt auch in der fremden »Donats Ubersetzung transportiert den Klang und den
Sprache das Eigene oder, umgekehrt, in der eigenen Rhythmus des Satzbaus des schwedischen Originals
Sprache das Fremde. Sie nimmt auf, ohne anzu- aufy eine wunderbar poetische Weise ins Deutsche — sodass
eignen, bietet einen Platz, ohne auf Assimilation eine Leserin, ein Leser, diese Wahrnehmung des Erzahlers

zu bestehen. Das Ubersetzen ist somit nicht nur
immer auch politisch, sondern schlicht eine grof3-
ziigige Angelegenheit, es stellt die eigene Sprache
fiir die Beherbergung des fremden Textes zur Verfii-
gung, es ldsst ausreichend Raum, dass der Besucher
aus der Fremde etwas Eigenes mitbringt, dass mit
seiner Anwesenheit in der neuen Sprache etwas
Neues entsteht, neue Verhiltnisse, ein neues Welt-
verstdndnis.

Claudia Sinnig hat die Gastfreundschaft der
litauischen Sprache erfahren, und nun stellt sie gast-
freundlich ihre eigene Sprache zur Verfiigung, um
der litauischen Literatur einen Platz hierzulande
anzubieten, ihr Obdach zu geben und uns damit
reicher werden zu lassen. Der Gast wird bleiben,
Ri¢ardas Gavelis, Jonas Mekas und Antanas Skéma
werden in der deutschen Sprache von Claudia
Sinnig gliicklicherweise auch uns Leserinnen und
Lesern zuganglich bleiben. Das ist gut zu wissen:
Gastfreundschaft zahlt sich aus.

Ri¢ardas Gavelis
»Vilnius Poker«

Aus dem Litauischen
von Claudia Sinnig

Quynh Tran

»Schatten und Wind«
Aus dem Schwedischen
von Andreas Donat

688 Seiten 256 Seiten
S. Fischer, 2024

Residenz, 2024

nachgerade hort, sieht und spiirt.
Ulrich Sonnenberg in seiner Laudatio auf Andreas Donat

Claudia Sinnig, 1965 geboren, aufgewachsen

in Gotha, ist Literaturiibersetzerin und -wissen-
schaftlerin, vor allem auf dem Gebiet der litaui-
schen Kultur. Sie hat Werke von Antanas Skéma,
Tomas Venclova, Eugenijus AliSanka, Jonas Me-
kas, Sigitas Parulskis, Vaiva Grainyté und vielen
anderen ins Deutsche lbertragen. AuBerdem ist
sie Verfasserin von zahlreichen publizistischen
und wissenschaftlichen Beitragen in deutsch-
sprachigen und internationalen Medien, vorran-
gig zur litauischen Kultur und ihren facettenrei-
chen Verflechtungen mit Nachbartraditionen.

Andreas Donat, wurde 1983 in Wien geboren.

Er studierte Klavier Konzertfach in Wien, Berlin
und Oslo und lebt heute als freier Literaturiiber-
setzer und Pianist in Berlin. Andreas Donat tiber-
setzt aus dem Norwegischen, Schwedischen,
Danischen und Englischen, darunter preisge-
kronte Autor:innen wie Hanne @rstavik, Rakel
Haslund-Gjerrild und Quynh Tran. Seine Uber-
setzungen wurden mit Stipendien des Deutschen
Ubersetzerfonds, des Berliner Senats, der Stadt
Wien sowie der Ubersetzungspriamie des Oster-
reichischen Bundeskanzleramts ausgezeichnet.
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Die Verleihung
des Ubersetzer-
preises der
Kunststiftung
NRW fand am
27. Oktober 2025
in Dusseldorf
statt.
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Daniel Falbs
Antrittsvorlesung
»Trainingsdaten-
satze und Welt-
literatur« fand
am 17. Juni 2025
in der Uni Bonn
statt.

Initiative — Die Thomas-Kling-Poetikdozentur
wird seit 2011 von der Kunststiftung NRW an
der Universitat Bonn ausgerichtet. Die Antritts-
vorlesungen der mittlerweile vierzehn Autor:in-
nen entfalten ein breit gefédchertes Spektrum
an Reflexionen und Theorien tber die Kunst
des Sprechens, Erzéhlens und Ubersetzens.

des
Schreibens
mit Kl

Daniel Falb gehort zu den wichtigen Stimmen deutschsprachiger
Gegenwartsgfyrik, und er ist einer der originellsten philosophischen
Essayisten. In seiner Thomas-Kling-Poetikvorlesung stellt er den
Aufstieg grofSer Sprachmodelle (LLMs) in den Kontext des dramati-
schen Verlusts nicht blof§ biologischer, sondern auch kultureller
Diversitit. Der Literaturwissenschaftler Heinz Driigh hat mit ihm
dariiber gesprochen, was es fiir einen Schriftsteller heute bedeutet,
die Sprache der Literatur weiterzuentwickeln: mit und gegen die KI.

Heinz Driigh__ In deiner Thomas-Kling-Poetik-
vorlesung gibt es eine Stelle, in der du sagst, dass
du dich trotz aller kritischen Aspekte dsthetisch

eine neue Verkodrperungsform, die zutiefst
erschiittert, was wir bisher unter Sprache
verstanden haben, wie Sprache sich anfiihlt

und existenziell von KI angezogen fiihlst. Ist das
das gute alte Warhol’sche »If you can’t beat it,
join it«, oder wie haben wir das zu verstehen?

Daniel Falb__Ja, wobei davon angezogen zu
sein in diesem Fall gar nicht so sehr eine Ent-
scheidung ist. Auch wer, wie ich, keine lange
Vorgeschichte in der digitalen Literatur hat,
kann bemerken, dass etwas mit der Sprache
passiert in den 2020er- Jahren. Dass die
Sprache eine neue Seinsweise annimmt,

und wie Sprache gemacht wird. Sprache wurde
bisher immer von Kérpern hervorgebracht —
von endlichen Kérpern im Plural —, und kommt
jetzt aus Maschinensystemen, deren Output
immer grofere Anteile am gesellschaftlichen
Sprechen iibernimmt. Es ist eine Erschiitterung
in der Sprache, die so grof$ ist, dass man als
schreibende oder als dichtende Person daran
nicht vorbeigehen kann. Das Gefiihl des Unheim-
lichen mischt sich hier mit der Faszination auf
eine Weise, die unaufloslich ist.



Heinz Driigh__ Du hast mir erzihlt, dass du Kl in den
letzten zwei Jahren vermehrt zur Recherche genutzt
hast. Kannst du beschreiben, inwieweit das deine
Arbeitsweise verindert hat? Also, warst du davor die
ganze Zeit in der Bibliothek und hast gelesen, und
jetzt lisst du dir gezielt Material auswerten, arbei-
test also als Autor mit einer kiinstlichen Assistenz?

Daniel Falb__ Mediengeschichten zeichnen sich in
Schreibbiografien ein, ich denke, das galt schon
immer. Ich bin zum Beispiel in den 199oer-Jahren
als schreibende Person grof$ geworden, seit den
2000ern hat sich die Medienrevolution des Netzes
in mein Dichten eingetragen — etwa als problemati-
sche Form von »information overloadz. Viele unles-
bare Texte sind so entstanden.

Vom Schreiben mit dem Internet aus betrachtet,
stellen die Sprachmodelle (LLMs) einen neuen
Zugriff auf das Material des Netzes dar, das ja als
Trainingsdaten in die Modelle eingeht. Das Internet
wird durch die Sprachmodelle konversationsformig
— generativ aktiviert —, und die tiglichen Gespriche
mit ihnen werden zu einem neuen Arbeitsmodus,
vielleicht sogar zu einer neuen Lebensform der
Autor:innen.

Das ist in vieler Hinsicht problematisch. Zum
Beispiel flieSt die Arbeit anderer Autor:innen aus
Gegenwart und Vergangenheit mehr oder weniger
kostenlos in die Sprachmodelle ein —in einem Akt
der urspriinglichen Akkumulation (Marx), der
fundamentalen »Nahme« dessen, was Menschen
bisher gemacht haben, und zwar ohne dass Kom-
pensationsmodelle oder eine Entwicklung auf das
bedingungslose Grundeinkommen oder Ahnliches
damit verkniipft wiirden. Zwar unterstiitzen Leute
wie OpenAI-CEO Sam Altman das Grundeinkom-
men auf rhetorischer Ebene, es passiert
aber nichts.

Heinz Driigh__ Was du beschreibst, betrifft massiv
die Arbeits- und Lebensbedingungen von Autor:in-
nen, es geht aber auch um grundlegende Aspekte
der Asthetik. Ein interessantes Phinomen wire
hierbei, dass die Maschinen Dinge iibernehmen,
die die Literatur dann nicht mehr leisten muss. Wir
kennen das bereits aus dem Medium Film, das Re-
ferenz viel besser kann als Texte. Hier muss nicht
aufwendig beschrieben werden, wie Personen oder
Orte aussehen, man sieht es einfach sofort. Es gibt
diese zugespitzte These von Friedrich Kittler, dass
das die Sprache entlastet, weil sie sich dann eben
endlich mal wieder um etwas anderes kiimmern
kann und abstrakter wird, expressionistisch und
avantgardistisch. Die Frage wire: Konnte es nicht
sein, dass wir alle ein bisschen aus unserem
Gefilligkeitsschlaf gegeniiber dem Generischen
rausgerissen werden, was ja vielleicht nicht nur
das Feld der Genre-Literatur betrifft? Und wir im-
mer stirker ermuntert werden, etwas zu machen,
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was eine Maschine nicht auch hitte machen kén- b4
nen — oder auch, dass wir das Generische schirfer

sehen, namlich nicht als Realitit, sondern als ge-

macht?

Daniel Falb__ Was die Frage der literarischen As-
thetik im Zeichen von KI angeht, wiirde ich unter-
scheiden zwischen dem instrumentellen Gebrauch
der Sprachmodelle einerseits und ihrem reflexiven
Gebrauch andererseits.

Der instrumentelle Gebrauch ist einer, wo man
Literatur macht unter Verwendung von KI, ohne
dass es in dieser Literatur um KI und deren literari-
sche Verwendung geht, die Verwendung im Idealfall
also unsichtbar bleibt. Man kann hier an Belletristik
denken, daran, dass Autor:innen zunehmend KI-
gestiitzte Schreibprogramme verwenden, die fiir
sie lektorieren, Stichworter geben, Textpassagen
liefern. Doch was sind die Folgen? Was sind etwa
die homogenisierenden Effekte, die aus dem Prinzip
der grofiten Wahrscheinlichkeit herrithren, nach
dem die Sprachmodelle operieren?

Andererseits gilt auch: Insoweit die Literatur-
geschichte komplett in ihren Trainingsdaten ent-
halten ist, sind die Sprachmodelle quasi Universal-
Synthesizer aller literarischen Stile, die jemals er-
funden wurden. Sie kdnnen beliebig wiedererzeugt
werden, aber auch beliebig gemischt und kombi-
niert — Autor:innen der Gegenwart konnen damit
im Prinzip frei arbeiten. Und doch ist das letztend-
lich noch ein Agieren im literarischen Bestand, und
ich bin sehr skeptisch, ob aus der instrumentellen
Verwendung von KI neue literarische Asthetik ent-
stehen kann. Vielleicht eine Glitch-Asthetik, die
aus »shortcomings, aus aufschlussreichen Fehlern
der Sprachmodelle erwidchst. Aber die Modelle sind
eben innerhalb weniger Jahre sehr perfekt und da-
mit sprachlich generisch geworden.

Mir personlich geht es eher um eine Literatur,
die sich ausdriicklich und reflexiv darauf bezieht,
dass sie KI verwendet. Damit kommt sie in die
Position, die Thematik mitzuverhandeln, was die
maschinische Sprache in unseren Gesellschaften
mit den Einzelnen und mit Kollektiven eigentlich
tut, anrichtet. Dieser reflexive Horizont ist auch der,
in dem neue Literatur entstehen kann.

Heinz Driigh__ Wie sieht diese neue Literatur fiir
dich aus?

Daniel Falb__ Als Dichter interessiere ich mich unter
anderem sehr fiir das Format der Mensch-Maschine-
Konversation und auf dieser Basis fiir eine konver-
sationale, auf der Gesprichsform basierende Dich-
tung. In meinem im Herbst 2026 erscheinenden
Band »Grosse Sprachmodelle« habe ich viel in diese
Richtung versucht. In der dialogischen Form ist

die Bithne bereitet fur das »Aufeinandertreffenc

der menschlichen und der maschinischen Sprache.
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Es entwickeln sich Konversationen, von denen man
sich nie hat trdiumen lassen, sie jemals zu haben, mit
etwas, das blofs ein nicht lebendiges Ding ist.

Zugleich bleibt in der Gesprichsform die mensch-
liche Stimme prisent. Es gibt eine uneintauschbare
Perspektive, einen uneintauschbaren Perspektivismus
als Quelle des Schreibens, der sich der vollstandi-
gen Automatisierbarkeit der Literatur — zumindest
der reflexiven — widersetzt: Die Weise, wie ich als
endlicher Kérper mit einem Maschinensystem in
eine private Konversation eintrete, und die Frage,
was das mit meinem Leben macht, so einen nicht
lebendigen Freund oder Partner hineinzulassen, das
muss ich schon selbst spiiren und dann auch selbst
literarisch beschreiben.

Heinz Driigh__ Du unterrichtest auch kreatives
Schreiben, zuletzt beispielsweise am Deutschen
Literaturinstitut Leipzig. Wie gehen die Studieren-
den mit der Situation um? Ich meine, ganz praktisch.
Benutzen die selbstverstindlich KI, weil sie noch
jiinger sind als wir beide und das eh drauthaben?
Oder gibt es auch solche, die sich total verweigern
und sagen: Ich schreibe jetzt Naturlyrik, und ich
habe alle elektronischen Gerite abgeschafft. Was
ritst du deinen Studierenden?

Daniel Falb__ Grundsitzlich beobachte ich eine er-
hebliche Skepsis gegeniiber den Sprachmodellen
und - fiir mich als Person mittleren Jahrgangs etwas
tiberraschend — eine ausdriickliche Analog-Affini-
tdt dieser jiingeren Schreibenden. Ich bin gespannt,
wie sich das entwickelt. Fiir mich ist in der Lehre
wichtig, anschaulich zu machen, dass KI eben nicht

Daniel Falbs Thomas-Kling-Poetikvorlesung
»Trainingsdatensatze und Weltliteratur«
erscheint im Mai 2026 im Lilienfeld Verlag.

Daniel Falb
: »Trainingsdatenséatze
e T und Weltliteratur«
W, Die Thomas-Kling-
s v Poetikdozentur
s ] ca. 70 Seiten

Literatur

blof ein Tool ist, eine kontingente Sache, die uns
begegnet und diese oder jene Vor- oder Nachteile
hat. Sondern dass wir es hier mit einer grund-
sdtzlichen Verdnderung zu tun haben, die sich an
der Sprache von Gesellschaften vollzieht und die
im Kontext der Evolution von KI insgesamt steht,
welche ganz am Anfang ist und nicht mehr weg-
geht. Und dass diese Verdnderung in vieler Hinsicht
sozial und politisch sehr, sehr heikel ist und unsere
Aufmerksamkeit erfordert. Ich kann mich nicht in
mein Notizbuch zuriickziehen, wenn so etwas gera-
de mit der Sprache passiert.

Es ist wirklich eine ganz unwahrscheinliche
Koinzidenz, dass das Ereignis der Automatisierung
der natiirlichen Sprache ausgerechnet in die Lebens-
zeit der heute schreibenden Autor:innen fillt. Sie
sind die erste Generation und werden immer die
erste Generation gewesen sein, deren Sprache das
zugestoflen ist. Das hat fast den Charakter eines
préhistorischen Moments.

Wir, die wir heute schreiben — inklusive der
Studierenden in den Schreibschulen —, wir betreiben
gewissermaflen die Hohlenmalerei des Schreibens
mit KI, »first generation«. Was wir damit tun, veraltet
auch extrem schnell, weil die Modelle sich dauernd
entwickeln, aber es werden immer die ersten Hoh-
lenmalereien in diesem neuen Medium geblieben
sein, und ich finde, das ist eine sehr wichtige Auf-
gabe.

Heinz Driigh__Jetzt haben wir auch eine Epochen-
Beschreibung fiir das, was heute passiert. Nur einen
Namen miissen wir noch finden. Vielen Dank fiir
dieses wunderbare Gesprich!

Daniel Falb, Dichter und Theoretiker, lebt

und arbeitet in Berlin. Falb veréffentlichte flinf
Gedichtbande, zuletzt »Deutschland. Ein Welt-
marchen (in leichter Sprache)« (Kookbooks,
2023). Daneben hat er zur Anthropozéntheorie,
Philosophie der Weltbevdlkerung sowie Fragen
von Poetik und Kunsttheorie gearbeitet. 2024
erschien (in Zusammenarbeit mit Armen Ava-
nessian) »Planeten Denken. Hyper-Antizipation
und Biografische Tiefenzeit« (Merve, 2024).
2024/2025 war Falb Stipendiat des Berliner
Programms »Kiinstlerische Forschung« mit
einem Projekt zu Animismus und KI. Im Winter-
semester 2025/2026 lehrt er am Deutschen
Literaturinstitut Leipzig. Die Thomas-Kling-
Poetikdozentur hatte er 2025 inne.

Heinz Driigh ist Professor fiir Neuere Deutsche
Literatur und Asthetik an der Goethe-Universitat
Frankfurt am Main. Er publiziert zur Literatur
und Asthetischen Theorie des 18. bis 20. Jahr-
hunderts und ist Mitherausgeber der Zeitschrift
»Pop. Kultur & Kritik«.
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Ankaufe

Droste-Forum

Ankauf von Annette von
Droste-Hiilshoffs Testament
10.000 Euro

Stadtmuseum Miinster
Ankauf des Stammbuchs
von Marianne von Gallitzin
18.000 Euro

Festivals

Auftakt

Interdisziplindres Literaturfestival
Koéln

12.000 Euro

Droste Festival 2025
»Landlord’s Game«
Havixbeck u. Miinster
65.000 Euro

Europaisches Literaturfestival
Koln-Kalk
25.000 Euro

Literaturdistrikt Festival
Essen
30.000 Euro

Nah und Fern
Gelsenkirchen
2.015 Euro

Poesie - Ein Fest im Heine Haus
Diisseldorf
4,000 Euro

Literatur

Poetica 10

Festival fiir Weltliteratur
Koln

87.400 Euro

Poetische Quellen
Internationales Literaturfest
Bad Oeynhausen

27.650 Euro

Via Nova Kunstfest Corvey
»Das schone Bild der
Freundschaft.
Gedankenwelten

der Menschlichkeit«
Hoxter

90.000 Euro

Wege durch das Land
Literatur- und Musikfestival
Ostwestfalen-Lippe

95.000 Euro

Weltliteratur im Ghetto
Literaturfest

Nettetal

12.000 Euro

Publikationen

Hila Amit

Mounir, Dana und das Madchen
Edition Assemblage

9.310 Euro

Zsuzsa Bognar, Werner
Jung u. Antonia Opitz (Hg.)
Abschlussband der
Georg-Lukacs-Werkausgabe
Aisthesis Verlag

6.500 Euro

Bettina Burger (Hg.)

Terror Australis —

Australian Gothic

Diisseldorf libersetzt, Band 11
C. W. Leske Verlag

3.600 Euro

Christoph Jiirgensen u.

Holger Pils (Hg.)

Gedichte von

Marcel Beyer. Interpretationen
Brill | Mentis

3.517 Euro

Hendrik Otremba
Poetik

Das dronische Erzahlen
Marz Verlag

3.240 Euro

Dieter Wellershoff

Die Stadt ist wie ein ungeheures
Buch. Ansichten von Koln
Lilienfeld Verlag
Stadtbibliothek Koln

15.500 Euro

Veranstaltungen und Projekte

Dante Poesiefestival

»Ohne Warum. Die Frage
nach den Rosen«

Formate mit NRW-Autor:innen
Retz, Osterreich

2.860 Euro

Das schoéne Bild der Freundschaft
Literatursalon im Café Ada
Wuppertal

8.000 Euro



Die Euregio liest
Veranstaltungsreihe in
Aachen, Eupen, Liittich,
Maastricht

15.000 Euro

Die neue deutsche Seltsamkeit -
Chaos in der Literatur
Veranstaltungsreihe

Diisseldorf

6.985 Euro

Ecce Europa. Europaisch
Handeln: libersetzen
9.000 Euro

Ein Festival fiir Jirgen Becker
Koln
5.000 Euro

Ferngesprach 2025
Veranstaltungsreihe
Essen

17.000 Euro

Kindly Invited — Die Zukunft der
Literatur auf der Biihne
Festival-Symposium

Koln

65.000 Euro

Kunstfest Passagen
Menden
3.000 Euro

Kunstkiosk
Lesereihe

Diisseldorf
8.000 Euro

Literatur zur Zeit — Spezial
Pop, Literatur u. Gesellschaft:
»Mind the Gaps«

Koéln

6.000 Euro

Literave — Das Lesefestival
vom Loch

Wuppertal

9.000 Euro

Foérderungen

Miniaturen des Alltaglichen
Veranstaltung der lit.Cologne

in Kooperation mit dem
Studiengang Theorien u. Praktiken
professionellen Schreibens

Kdln

15.000 Euro

[Ohne Pronomen]
Veranstaltungsreihe
Koln

7.000 Euro

Poetische Begegnungen
Veranstaltungsreihe des
Onomato Kiinstlervereins
Diisseldorf

5.000 Euro

Radikale Salonfahigkeit.
Texte und Musik iiber Hass
und Hetze
Literarisch-musikalisches
Programm

Lemgo

5.500 Euro

Short Story Night
Veranstaltungsreihe
Kdln

6.000 Euro

Sofa Stories
Lesereihe
Bielefeld
3.500 Euro

Spielraum. Eine Reihe
zu Fragen der Zeit
Veranstaltungsreihe am
Literaturhaus Kéln
14.000 Euro

Spuren
Prasentationsprogramm zur
Africologne-Anthologie
Kdln

19.000 Euro

The Troubles - 58
Westfalische

Friedensgesprache 2025

Div. Schaupléatze in Westfalen

30.000 Euro

Uber-Setzungen

Versch. Veranstaltungsreihen
am Literaturhaus Bonn
24.846 Euro

Unruly Readings

Reihe fiir Literatur & Performance
Koln

16.000 Euro

Zeitgeisty. Be Part of ...
Post-War Perspectives
1946-1956
Veranstaltungsreihe
Bielefeld

9.000 Euro

Stipendien

Christine Ammann
Ubersetzung
3.000 Euro

Shane Anderson
Prosa
20.000 Euro

Roya Soraya Bockhorst
Graphic Novel
18.000 Euro

Stefan Cordes
Prosa
20.000 Euro

Jennifer Daniel
Graphic Novel
20.000 Euro

Christoph Danne
Lyrik
5.000 Euro

1.912.473
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Silvia Dierkes
Graphic Novel
18.000 Euro

Oswald Egger
Prosa
8.500 Euro

Dincer Giigyeter
Lyrik
24.000 Euro

Sylvia de Hollanda
Recherche
2.000 Euro

Norbert Hummelt
Prosa
24,000 Euro

Rainer Komers
Lyrik
12.000 Euro

Doris Konradi
Prosa
15.000 Euro

Judith Kuckart
Theaterarbeit
8.350 Euro

Stan Lafleur
Lyrik
10.000 Euro

Christoph Leisten
Lyrik
5.000 Euro

Anne Lepper
Theaterstiick
16.000 Euro

Son Lewandowski
Prosa
24.000 Euro

Julia von Lucadou
Prosa
24.000 Euro

Literatur

Jurgen Nendza
Lyrik
20.000 Euro

Svenja Reiner
Recherche
4.000 Euro

Bastian Schneider
Prosa
16.000 Euro

Thomas von Steinaecker
Graphic Novel
20.000 Euro

Dorian Steinhoff
Prosa
16.000 Euro

Tilman Strasser
Prosa
8.000 Euro

David Wagner
Prosa
16.000 Euro

Stefan Weidle
Ubersetzung
8.000 Euro

Deutscher Ubersetzerfonds
»Das Fremde im Fremden«
Seminar Lyrikiibersetzung
»ViceVersa«
Deutsch-Englische Werkstatt
Koln u. Diisseldorf

25.000 Euro

Koelner Schmiede
Prosa-Werkstatt
Bonn

17.500 Euro

Stiftung Kiinstlerdorf
Schoppingen
Stipendien Literatur
13.500 Euro

Residenzstipendien
Atelier Galata, Istanbul

Sehnaz Dost
4.200 Euro

Ozlem Ozgiil Diindar
4.200 Euro

Guy Helminger
4.200 Euro

Rasha Khayat
4.200 Euro

Julia von Lucadou
4.200 Euro

Denis Pfabe
4.200 Euro

Initiativen

Zentrum Wort - Biihne

fiir Literatur u. Ubersetzung
Frankfurter Buchmesse
23.000 Euro

Plus-eins-Programm
Stipendien fiir Esra Canpalat,
Pedro Goncalves Crescenti,
Miedya Mahmod u. Lisa
Tracy Michalik

66.000 Euro

Residenzstipendium an
der Jan van Eyck Academie
fiir Jennifer Eckert

8.000 Euro

Straelener Ubersetzerpreis
der Kunststiftung NRW 2025
75.000 Euro

Thomas-Kling-Poetikdozentur
an der Rheinischen
Universitat Bonn

(inkl. Publikationen)

45,000 Euro

bewilligte Mittel der Kunststiftung NRW im
Bereich Literatur fiir das Férderjahr 2025.

Beschlussjahr ist nicht gleich Kalenderjahr.
Redaktionsschluss: Januar 2026

EUro



Im Rahmen des Musikpreises
der Kunststiftung NRW -
Mauricio Kagel Musikpreis
2024 entwickelte Preistrager
Manos Tsangaris flir das
Ensemble hand werk das
neue Werk »Close Up -
Lontano 3«. Es wurde im
Dezember 2025 im Kolumba,
Koln, erstmals prasentiert.









Forderbeispiel — Wenn das in Miinster beheima-
tete Ensemble Consord ein neues Projekt beginnt,
steht am Anfang kein ausgearbeitetes Konzept-
papier, sondern ein Raum des gemeinsamen
Horens, Diskutierens, Ausprobierens. Aus dieser
Praxis entstehen Arbeiten zwischen Neuer Musik,
Performance und anderen kiinstlerischen Formen.
Die Forderung durch die Kunststiftung NRW kniipft
daran an - denn aus dieser offenen Arbeitsweise
entstehen eigenstandige Projekte mit klarer kiinst-
lerischer Handschrift. 2025 hat sich das Ensemble
dem Thema »Dystopie« gewidmet: Politische Ver-
werfungen, 6kologische Krisen und Zukunftsangste
werden in klangliche Dramaturgien ibersetzt.

— dU_rCh
lassig

Das grofSbesetzte Ensemble Consord bespielt Nordrhein-
Westfalen mit abwechslungsreichen Produktionen zeit-
genossischer Musik, die Genregrenzen tiberfliissig machen:
»Musik fiir Heutex. von Hanna Fink




»Neue Musik ist ein Diskurs.

Forderbeispiel

Sie muss immer neu verhandelt werden.«
Tamon Yashima, Oboist bei Ensemble Consord

Theater im Pumpenhaus in Miinster, Oktober 2024:
Eine fast leere Konzertbithne, am Rand ein Ballon.
Die Situation ist ruhig, konzentriert. Bis plotzlich
ein Gummistiefel hinter dem Klavier hervorschiefSt
und wieder verschwindet.

Spiter messen sich unterschiedliche Charaktere
bis zur volligen Erschopfung in einem ungewohn-
lichen Wettstreit am Klavier: Toy Piano gegen noch
kleineres Toy Piano. Wie Insekten in der Nacht
folgt anschlieend eine Gruppe Menschen einem
warmen Licht, das aus einer schalenformigen
Halbkugel leuchtet. Trotz der absurden Szenerie
und irritierender Handlungen vermitteln einzelne
Momente das Gefiihl: Alles wird gut.

Auf der Bithne stehen die Mitglieder des En-
sembles Consord mit ihrer Version von Mauricio
Kagels »Staatstheater«. Ein Musiktheater, das sich
oft iber das definiert, was fehlt: Es gibt kein Libretto,
keine durchgehende Handlung, die Bedeutung er-
schlief3t sich nicht einfach. Und doch schaffen es
die dreizehn Musiker:innen gemeinsam mit der
Regisseurin Gineke Pranger und der Kostiimbild-
nerin Victoria Maraia, aus vielen skurrilen Szenen
ein dramaturgisch zusammenhingendes Gesamt-
kunstwerk zu erschaffen. In sorgsam inszenierten
Einzelbildern erhilt jede:r Musiker:in die Gelegen-
heit, sich auf der Bithne als Personlichkeit zu pra-
sentieren.

Das Miinsteraner Ensemble verfolgt den Ansatz
des Post-Genres: Neben klassischen Konzertfor-
maten, in denen Klangbilder der Alten und insbe-
sondere der Neuen Musik auf die Bithne gebracht
werden, entwickelt es auch musiktheatrale und
stark performative Formate. Oder es begibt sich im
Zusammenspiel mit Musikern wie Nick Didkovsky
in den Bereich der Improvisation.

Die Besetzung ist fiir ein Neue-Musik-Ensemble
einzigartig und macht Consord vor allem kompo-
sitorisch interessant: Saxophon und Gitarre (auch
E-Gitarre) gesellen sich zu Schlagzeug und Klavier
oder Synthesizer. Hinzu kommen Instrumente der
Holzbldserfamilie (Flote, Klarinette, Oboe, Fagott)
sowie Blechbldser — Trompete, Posaune, Tuba.

Als einziger Streicher steht ein Kontrabassist auf
der Biihne. Ein Klangregisseur komplettiert die
Formation. »Von Hause aus sind wir alle klassisch
ausgebildete Musiker:innen. Wir verstecken uns
aber nicht hinter der Professionalitit, sondern be-
wegen uns immer in einem Raum, in dem wir ab-
solut risikobereit agierenc, sagt Posaunist Karsten

Stifmilch. Viele der Instrumente sind ungewthn-
lich fiir ein Ensemble Neuer Musik. Gerade Blech-
bliser sind meist in anderen Genres zu finden,
beispielsweise im Jazz, in der Rock- oder Popmusik.
Consord prasentiert in seinen Programmen somit
ein breites klangliches Spektrum und hat durch
seine Besetzung die Moglichkeit, mit verschiedenen
Klangbildern zu spielen, die ungewohnt kombiniert
werden. Der Sound reicht von fragilen Strukturen
in Werken der Komponistin Elnaz Seyedi iiber
Big-Band-Anklinge bei Georgia Koumard bis

hin zu brachialen Klangflichen bei Sarah Nemt-
sov. Hervorzuheben ist das Nebeneinander, eine
gleichberechtigte Behandlung unterschiedlichster
Klinge und ihrer Zusammensetzung. Das grofle
Ensemble schafft selbst mit Posaune und Tuba zarte,
feine, ja sehr intime Kldnge. Gleichzeitig hat jede:r
Musiker:in als Solist:in die Energie und Prisenz,
sich einen eigenen Raum zu schaffen. Hort man
Ensemble Consord, fithlt man sich mal in einen
Jazz-Keller versetzt — ein Bass zupft, eine E-Gitarre
kommentiert, eine Trompete sinniert improvisato-
risch zu plappernder Begleitung. Ein anderes Mal
durchbricht eine wiitende Oboe einen klassisch
instrumentalen Holzbldserklangteppich und be-
hauptet sich mit einer eindringlich dissonanten und
sich tiberschlagenden Stimme. Einmal »streitenc sich
alle Ensemblemitglieder lautstark auf der Bithne
und performen einen Tumult, wenig spiter versam-
meln sich alle neugierig um den Fliigel und spiiren
mit ihren Hinden den Vibrationen des Instruments
nach, hervorgerufen durch das Spiel der Pianistin
Deborah Rawlings.

Ubermut bei unausweichlicher Veranderung
2026 feiert das Ensemble Consord sein zehnjihriges
Bestehen. Die Entwicklung der Gruppe verlief nicht
geradlinig, sondern war von Briichen geprigt, die
neue Richtungen eroffneten. Vor mehr als zwanzig
Jahren griindeten die heutigen Consord-Mitglieder
Deborah Rawlings (Klavier), Gereon Vofs (Schlag-
zeug), Pavel Tseliapniou (Flote) und Jan Termath
(Tuba) das ensemble:horsinn. Schon damals stellte
die Besetzung eine Herausforderung dar: Wie kon-
nen etwa Flote und Tuba im gemeinsamen Spiel mit
anderen einen ausbalancierten Klang finden?

Nach einem Studium der Neuen Musik an der
Folkwang Universitit der Kiinste in Essen begab
sich Tubist Jan Termath 2016 auf die Suche nach zu-
satzlichen Mitgliedern, nach Holz- und Blechblasern.
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o1.

Das Ensemble
besteht aktuell
aus 13 Mitglie-
dern.

02.-03.

In »Staatstheater«
setzte sich das
Ensemble mit
Mauricio Kagels
gleichnamigem
Werk auseinander.






Um kiinstlerisch wachsen zu konnen, sollte das
Ensemble vergrofSert werden.

Nach und nach kamen weitere Instrumenta-
list:innen dazu. Unter der kiinstlerischen Leitung
von Jan Termath kam mit den neuen Mitgliedern
ein neuer Sound und zwangsldufig auch ein neuer
Name: Angelehnt an Consorts — Instrumentalen-
sembles der Alten Musik — hief$ die Formation nun:
Consord.

Grofe Musikgruppen erfordern jedoch mehr
Organisation, mehr Zeit und mehr finanzielle Mittel
als Duos oder kleine Bands. Mit der wachsenden
Besetzung stellten sich daher auch neue strukturelle
Fragen. Nach der aufreibenden Corona-Pandemie
kam ein weiterer Einschnitt hinzu: Jan Termath
legte sein Amt als kiinstlerischer Leiter nieder.
Plotzlich stand das Ensemble vor grundlegenden
Uberlegungen: Wie lassen sich Projekte kiinftig
planen, Entwicklungen vorantreiben und kiinstleri-
sche Schwerpunkte setzen — mit dreizehn Mitglie-
dern, von denen viele freischaffend arbeiten.

Posthierarchisch und interdisziplinar

In einer Situation grofSter Unsicherheit begaben
sich die Musiker:innen Mitte 2022 in Klausur.
Unterstiitzt durch eine Neustart-Kultur-Férderung
arbeitete das Ensemble ein Jahr lang intensiv am
eigenen Profil. Die Vision fiir die zukiinftige Arbeit:
Posthierarchisch und interdisziplinir. Heute gibt
es ein dreikopfiges Leitungsteam, die restlichen
Ensemblemitglieder itbernehmen selbststindig
bestimmte Aufgabenfelder wie beispielsweise die
Offentlichkeitsarbeit, die Videodokumentation
oder die Buchhaltung. Nicht alle miissen alles
machen, aber alle sollten etwas machen. Das Ziel
dieser eher basisdemokratischen Organisation
definiert Karsten Stiffmilch, neben Deborah Raw-
lings und Tamon Yashima Mitglied des Leitungs-
teams: »Am Ende des Tages sollen sich alle mit dem
identifizieren, was wir machen. Man sitzt in der
Probe, spielt und weif$ genau: Das ist zu einem Teil
auch das Ergebnis meiner Arbeit.« Durch diese Art
der Zusammenarbeit ergibt sich ein Netz von Ver-
antwortlichkeiten, gleichzeitig stark und zerbrech-
lich, da es am Ende auf jede:n ankommt.

Das Ensemble arbeitet weiterhin intensivam
kiinstlerischen Selbstbild und reflektiert das eigene
Potenzial als Klangkorper. Schon im Zuge des
Projekts »Marsch abl«im September 2020 —u.a.
mit Musik von Ludwig van Beethoven, Mauricio
Kagel und Gerhard Stabler — hatte die Gruppe ent-
schieden, der performativen Arbeit mehr Raum
zu geben. Im Mittelpunkt standen musikalische
Elemente, die bis dahin eine untergeordnete Rolle
spielten: Ensemblespiel ohne Dirigat und mehr
Musiktheater. In zahlreichen Workshops mit dem
Choreografen Ted Stoffer, der Performance-Kiinst-
lerin Alwynne Pritchard, der Regisseurin Sandra
Strunz und der Singerin Filippa Gojo wurden

Forderbeispiel

performative Ansitze erprobt und intensiviert. 66
Die Ergebnisse sind nicht nur Videoarbeiten zu
Frederic Rzewskis »Chains« und die audiovisuelle
»Living Room Music« von Alwynne Pritchard,
sondern auch grofere musiktheatrale Werke wie
Mauricio Kagels »Staatstheatere, aufgefithrt 2024 in
Miinster, Diisseldorf und Berlin.

Kiinstlerische Entscheidungen werden in der
Gruppe diskutiert und getroffen. Immer wieder
hinterfragt das Ensemble seine Struktur und kiinst-
lerischen Strategien. Braucht es bei dreizehn Perso-
nen und komplexen Werken nicht zwangsldufig ein
Dirigat? Tamon Yashima sagt dazu: »Es passt nicht
zu uns, dass jemand die kiinstlerische, musikalische
Leitung tibernimmt und entscheidet, wie wir zu
spielen haben. Es kommt aus dem Ensemble.

Das macht den musikalischen Prozess vielleicht an-
strengender, aber das hat sich im Grunde auch mit
dieser Leitungssituation verandert.« Nicht selten
wird zu Beginn eines neuen Projekts in der Gruppe
auch mal heftiger diskutiert, Ideen werden wieder
verworfen, andere Richtungen vorgeschlagen,
personliche Grenzen getestet. Das stirkt am Ende
die Identifikation mit der Sache und trdgt in der
Konzert- und Programmgestaltung das kreative Po-
tenzial dieser Formation als Summe ausdiskutierter
Entscheidungen nach auf8en. Kollektive Verantwor-
tung braucht Ausdauer und Zeit, die das Ensemble
investiert. Dieses standige Uben des Kommunizie-
rens iibertrdgt sich auch auf das Musizieren. Ein-
ander zuhoren, Rdume offnen, Vertrauen aufbauen,
Absprachen treffen: Ohne tiefgehende Kommuni-
kation wire das Zusammenspiel unmaglich.

Leidenschaft, aber nicht Trauer

Jahrlich plant Consord zwei grofere Projekte sowie
eine Tour in NRW und weiteren Bundesldndern.
Hinzu kommen Einladungen von Festivals, zuletzt
etwa vom Now! Festival der Philharmonie Essen.
Blickt man auf die Arbeiten der vergangenen Jahre
zuriick, wird ein gewisser Hang zu eher diisteren
Themen deutlich. Mit Projekten wie »Scherben,
»Restlicht des Dunkels«, »Bizarre Welten« oder
»Staatstheater. Vom Spielen in Ruinen« bringt das
Ensemble Gefiihle, Narrative und Diskurse auf die
Bithne, die dem Unbeschreibbaren unserer Realitit
dsthetisch und klanggewaltig entgegentreten.

2025 war das Jahresmotto »Dystopie«. Zur
kiinstlerischen Bearbeitung dieses Themas unter-
nahm Consord einen Ausflug in die Rockmusik:
In dem Konzert »Ignorance Is Strength. Musik
fiir den Untergang« stand beispielsweise das Lied
»Tod von Basel« (2002) der Schweizer Band Dead
Brothers auf dem Programm — eine sich selbst als
Begribniskapelle bezeichnende Formation, die
»zeitlose Musik iiber das Lebenc spielt. Klarinettist
Robert Beck wiederum hat »Gahelet (Embers)«
fiir das Ensemble umgeschrieben. Das Stiick
stammt von dem Album »Kristallnacht« (1993).






Der US-amerikanische Musiker John Zorn setzt
sich darin mit den Novemberpogromen im Jahr
1938 und dem Judentum auseinander. Weitere Wer-
ke, die das Ensemble neu arrangierte, sind »Dirt

in the Ground« von Tom Waits oder »Welcome to
the Machine« von Pink Floyd. Das Ensemble sucht
somit auch mal die Nihe zu eingédnglichen Song-
strukturen, zu tonalen Kldngen, zu Musik, zu der
man mitgrooven mochte. Und das, ohne die eigene
Identitit als Neue-Musik-Ensemble zu verleugnen.
Durch die gednderte Instrumentierung bewegt
Consord die Originale in eine andere Klanglichkeit
und ldsst damit Neues entstehen.

Was bleibt, wenn sich zwei Fremde in einer
postapokalyptischen Welt begegnen? Was bedeutet
Menschlichkeit in einer unmenschlichen Welt?
Diese Fragen waren Ausgangspunkt einer zweiten
Dystopie-Produktion, der interdiszipliniren Insze-
nierung »Through the Carbon Fog«. In Anlehnung
an Cormac McCarthys Roman »The Road« prisen-
tierte das Ensemble eine wilde Kombination aus
Renaissancemusik von Carlo Gesualdo und Claudio
Monteverdi mit Noise-Improvisationen und zeit-
genossischer Kunstmusik von Toshio Hosokawa bis
Louis Andriessen. Ebenfalls aufgefiihrt wurde »The
Crossing Place of Road and River« der spanischen
Komponistin Helena Canovas Parés. Im Hinter-
grund lief ein dystopischer Film mit Landschafts-
aufnahmen aus Westfalen-Lippe, produziert von
dem Berliner Regisseur Albrecht Hirche.

»Jede groBere Stadt braucht

ein Neue-Musik-Ensemble«

Auch mit dieser Produktion ging Consord auf Tour
und présentierte das Programm nicht nur in seiner
Heimatstadt Miinster, sondern auch in Dortmund,
Berlin, Hamburg und Koln. Aufgrund der Grofle

Forderbeispiel

ist es grundsitzlich schwieriger als fiir kleinere
Ensembles, Gastspielauftrige zu erhalten, Rdume
zu finden, eine ausreichende Finanzierung sicher-
zustellen.

Da es in Miinster keinen Veranstaltungsort
gibt, der sich ausschlieflich der Neuen Musik ver-
schrieben hat, spielt das Ensemble an wechselnden
Orten. Wihrend es frither an der Musikhochschule
noch einige Dozent:innen und Professor:innen gab,
die der Neuen Musik zugewandt waren, besteht die
Szene heute nur noch aus wenigen Musiker:innen.
»Man merkt, dass es hier keine Kompositionsklasse
gibt. Die Neue Musik kommt in Miinster einfach zu
kurze, sagt Deborah Rawlings. Dennoch fiihlt sich
Consord eng mit der Stadt verbunden und versteht
die Situation als Auftrag: »In Miinster gibt es kein
anderes Neue-Musik-Ensemble. Und ich finde, jede
Stadt sollte ein solches Ensemble habeng, so der
Oboist Tamon Yashima.

Consord wirft gesellschaftliche Fragestellungen
auf, indem es adsthetisch agiert und reagiert: diskur-
siv, leidenschaftlich, unbequem, absurd, ehrlich. Die
Gruppe stellt immer wieder von Neuem unter Be-
weis, welchen Mehrwert freie Ensembles nicht nur
fir die Kulturszene, sondern fur die gesamte Zivil-
gesellschaft haben. Die Neugierde, Experimentier-
freude und die Bereitschaft, die eigene Sichtweise zu
hinterfragen, alles Eigenschaften, die fiir die Arbeit
des Ensembles von zentraler Bedeutung sind, dsthe-
tisch wie sozial, iibertragen sich auf das Publikum.
Dabei geben sich die Musiker:innen in ihrer Arbeit
nahbar, verschmitzt und tiefgriindig, angetrieben
durch die stetige Suche danach, was Neue Musik
sein kann.

04.

Das Ensemble
Consord tourt
jedes Jahr durch
NRW.

05.

Wettstreit am
Toy Piano:

Das Ensemble
Consord spielte
im Theater im
Pumpenhaus,
Miinster.



Besetzung

Robert Beck, Klarinette
Norbert Fabritius, Trompete
Deborah Rawlings, Keys
Karsten SiiBmilch, Posaune
Enrico Taubman, Saxophon
Jan Termath, Tuba

Pavel Tseliapniou, Fl6te
Gereon VoB, Perkussion

Ronan Whittern, Fagott
Emanuel Wittersheim, Klangregie
Stephan Wolke, Gitarre

Tamon Yashima, Oboe
Constantin Herzog, Kontrabass

Musik

Consord

Das Miinsteraner Ensemble Consord
widmet sich seit seiner Griindung im
Jahr 2016 der zeitgendssischen Musik
in ihren vielfaltigen Ausdrucksformen.
Das Ensemble entwickelte in Zusam-
menarbeit mit Regisseur:innen wie
Sandra Strunz, Gineke Pranger und
Albrecht Hirche Projekte, die sich
zwischen Konzert und szenischer
Aktion bewegen.

Charakteristisch fuir Consord sind

die Einbindung performativer Elemente
und die bldserbetonte Besetzung,
erweitert um Rhythmusgruppe,
E-Gitarre und Live-Elektronik. Der
Sound wechselt zwischen kammermu-
sikalischen Texturen und kraftvollen,
bandartigen Klangbildern. Das Ensem-
ble verzichtet auf eine:n Dirigent:in.
Das Ensemble gastierte bei Festivals
wie Acht Briicken | Musik fir Kéln,
dem Now! Festival in Essen, Klangzeit
Miinster, der Musikbiennale Nieder-
rhein, dem Hoérfest Neue Musik in
Ostwestfalen-Lippe, der Konzertreihe
Neue Musik Eckernférde und dem
Festival Neue Musik Ulm.

Hanna Fink, Autorin,

ist Musikwissenschaftlerin, Musik-
theoretikerin und Kulturmanagerin mit
Schwerpunkt zeitgendssische Musik.
Sie unterrichtet an der Folkwang Uni-
versitat der Kiinste in Essen und arbei-
tet seit mehreren Jahren freischaffend
als Veranstaltungsorganisatorin und
Koordinatorin in Kéln und im Ruhrgebiet.
Dariiber hinaus gestaltet sie kom-
positionspadagogische Projekte und
engagiert sich auBerdem in der lokalen
Kulturpolitik. Als Autorin schreibt sie
flr Zeitschriften sowie fiirs Radio und
leitet seit 2024 die Redaktion von Mu-
sikTexteOnline.
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Ankaufe

Beethoven-Haus Bonn
Ludwig van Beethoven
Autograph Streichquartett
op. 130, 4. Satz

150.000 Euro

Festivals, Konzerte
und Veranstaltungen

Aachener Vokalsolist:innen
Schattenspiele
7.000 Euro

Acht Briicken
Musik fir Kéln
140.000 Euro

Alinde Quartett
Quartetto in Festa 2025
23.475 Euro

Atelier 25
Newcomer-Konzert
9.500 Euro

Beethovenfest Bonn
Alles Ultra
Konzertnacht
20.000 Euro

Sophie Emilie Beha
Ritual
38.000 Euro

Musik

Beyond the Roots
Large Ensemble
Iranian Poetry
10.000 Euro

Consord
Dystopie 1 u. 2
21.000 Euro

Ensemble 22,

Vokalensemble Crescendo u.a.

Carl Riitti -
Mysterium Montis
6.050 Euro

Ensemble Hand Werk
Hw25c¢_
10.000 Euro

Ensemble Part u.
Ensemble Unheard-of
Realness in der Musik
Ein Feldversuch
10.000 Euro

Ensemble Pulse
Synths & Strings
5.400 Euro

Forum Alte Musik Kéln
25.000 Euro

Frauen im Licht 3
16.000 Euro

Frakzionen - Festival
fiir zeitgenossische Musik
13.000 Euro

In Situ Art Society
Grenziiberschreitungen -
Exil, Identitat, Spiritualitat
19.000 Euro

InselFestival
Narrative Musik
15.000 Euro

| Transiti
Rotas
3.240 Euro

KammerMusikKoln
Das Louise Farrenc Projekt
5.450 Euro

Klavier-Festival Ruhr
Messiaen-Projekt mit
Pierre-Laurent Aimard
35.000 Euro

Pascal Klewer

There Is No Such Thing
as Altruism

8.000 Euro

Kommas Ensemble
Kommas#X
30.000 Euro

Linos Festival
15.000 Euro

MAM Manufaktur
fiir aktuelle Musik
Heimen

45,000 Euro



Matthias Muche
Bonecrusher
37.000 Euro

Moers Festival
100.000 Euro

Musikalische Festtage
Montepulciano
Ulrike-Anima Mathé
u. Jacob Leuschner
5.000 Euro

Now!
Festival fiir neue Musik
140.000 Euro

On Cologne

State of Affairs. Zur
Situation des Metiers
Konzertprogramm
zum Symposium
25.000 Euro

Partes Ensemble
Open Opera Ukraine
2.500 Euro

Project Ensemble Morph
Hyper Gray
14.000 Euro

Rheinstimmen Ensemble
Delighted
6.000 Euro

Slow Festival
55.000 Euro

Space Night - Unser
Platz im Weltall
5.000 Euro

Spannungen Festival
35.000 Euro

Stockhausen-Konzerte
Kiirten
42.000 Euro

Foérderungen

Transient 2025
Book of Hours and Landscapes
50.000 Euro

Trio Wellenbad
Wellenbad N° 4
15.000 Euro

Vom Klang zum Gerdusch
Festival fiir Neue Musik
9.600 Euro

Zamus: Early Music Festival
60.000 Euro

Jazz

Fuchsthone Orchestra
36.000 Euro

Impakt Festival
8.500 Euro

Simon Nabatov
Sylvia
3.695 Euro

Pablo Held meets...
10.000 Euro

Peng Festival
25.000 Euro

Rich Perry, Alex Goodman,
Mareike Wiening u.a.
Bridges

2.000 Euro

Florian Rynkowski
Momentum
12.000 Euro

Hindol Deb Sardar
Essence of Duality
9.540 Euro

Stadtgarten Experimental
Band
10.000 Euro

Stefan Schultze u.

Paul Vincent von
Chamier-Glisczinski

Hyperplexia: Remapping the Piano
5.600 Euro

Historisch Informiertes 72

Barockensemble La Fonte
London! Musik aus
Englischen Géarten des

18. Jahrhunderts in Westfalen
30.698 Euro

Concerto Koln
Concert in the Dark
20.000 Euro

Concerto Kéln
Grand Tour
20.000 Euro

Connecting Centuries
Wird das neu?
19.500 Euro

Fellx Urban
40.000 Euro

Go East!
20.000 Euro

Hofkapelle Miinchen
La Grotta di Trofonio
25.000 Euro

KlosterKlaenge
12.000 Euro

Kolner Akademie Konzerte
zum 250. Jahrestag

v. St. Gregorius am Elend
8.980 Euro

Nuovo Aspetto
Il Totila
7.500 Euro
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Neue Musik

Asasello Quartett

Wir und die schone
neue Welt von gestern
20.000 Euro

E-Mex
Listen and Think
20.000 Euro

Ensemble Crush
Motion Crush: Are You Ready?
24.240 Euro

Ensemble Garage
Depth Finder u. the Elephant
12.000 Euro

Ensemble S201
Konzertreihe
19.000 Euro

Fiinf Jahre Part Ensemble
Konzertreihe
10.000 Euro

Gesellschaft fiir
Neue Musik Ruhr e. V.
Stromspiesser

5.000 Euro

Guterstoff No. 4
20.000 Euro

Hand Werk
Reencontros de

Musica Contemporanea
Aveiro, Portugal

6.500 Euro

Nicolas Kuhn
Abstraktion u. Alltag
6.000 Euro

Simon Rommel
Neues Werk fiir Orgel u. Ensemble
10.000 Euro

William Saunders
Sirens of Vibratone
5.000 Euro

Tonedmelisma MusikFestival
Sonnenlandschaften
30.000 Euro

Musik

Trio Abstrakt
Confluences#2
8.500 Euro

Viola d’Amore Jetzt!
5.400 Euro

Klangkunst

Blaues Rauschen
20.000 Euro

Carte Blanche Cologne
Festival fiir Elektroakustische
Musik

6.000 Euro

Georg Dietzler
Exploratives
22.000 Euro

Dive
5.836 Euro

Claudia Robles-Angel
Ripples
8.000 Euro

Publikationen

Cantar alla Viola

Musicalische Gemiiths-Ergotzung
oder Arien (1689)

v. Jakob Kremberg

Da Vinci Classics

6.998 Euro

Andreas Dorfner

Die Soldaten

v. Bernd Alois Zimmermann
Ein Monolith in zwei Teilen
Wolke Verlag

4.761 Euro

Ensemble Altera Pars
Pro et Contra (AT)
CPO

7.000 Euro

Morton Feldman

The Multiple Piano Works
Wergo

11.900 Euro

Jan Schreiner Large Ensemble
Minora Sky

nWog Records

20.000 Euro

Betsy Jolas
Works for Organ
Neos Music
4.000 Euro

Johannes Kalitzke
Kapitan Nemos Bibliothek
Kairos Music

4.800 Euro

Brigitta Muntendorf
Melencolic Medley
Ensemble Modern Medien
8.000 Euro

Sarah Nemtsov
Tzimtzum

Emsemble Nikel,

WDR Sinfonieorchester
u. Peter Rundel

Bastille Musique

8.000 Euro

Holger PreuBe | Sounding Images
Hans Werner Henze
Dokumentarfilm

7.500 Euro

Luca Quintavalle
Metamorphosen
Glaux Records
3.300 Euro

Michael Rische u.
Berliner Barock Solisten
C.P.E. Bach

Piano Concertos
Hanssler Classic
20.000 Euro

Martin Tchiba

25 Electronic Compositions
Edition Martin Tchiba
1.000 Euro

White-Reznichenko Quintett
CD-Produktion
6.000 Euro



Kompositionsauftrage

Simon Bahr

String Quartet No. 1,
or the Magical
Chameleon Machine
4.000 Euro

Christian Banasik
Echoes of Time
3.500 Euro

Sara Cubarsi
Kompositionsauftrag f.
Broken Frames Syndicate
6.000 Euro

Evelin Degen
Neues Werk f. Flote
3.500 Euro

Festyvocal Firminy
Kompositionsauftrag f.
Camille van Lunen
2.000 Euro

Stefan Heucke
Konzert-Variationen f. Oboe u.
Orchester op. 137

20.000 Euro

Earport
Kompositionsauftrag f.
Gerhard Stabler

Sich Ver-schreiben
7.500 Euro

Moritz Eggert, Lorenzo Romano,
Gerald Eckert u. Wen-Cheng Wei
Insomnia - Sleepless Minds
12.800 Euro

Ensemble Berlin
PianoPercussion
Kompositionsauftrag f.
Torsten Herrmann
7.000 Euro

Foérderungen

Ramon Gorigoitia
SOS Klimawandel
15.000 Euro

Sven-Ingo Koch
Komposition f. Marimba u.
Metallinstrumente

4.815 Euro

Kunst-Station Sankt Peter
Kompositionsauftrége f.

Elena Rykova, Chiyoko Szlavnics
u. Paul Pinto

7.600 Euro

Philippe Manoury

Komposition fiir

Die letzten Tage der Menschheit
35.000 Euro

Christina C. Messner
Le Sacre de Mon Temps
4,000 Euro

Tamara Miller
Kompositionsauftrag f.
Ensemble Recherche
8.000 Euro

Morgensterntrio

Die Planeten
Kompositionsauftrage f.
Marton lllés u. Pierre Jalbert
17.500 Euro

Mouvoir

Your Body, My Choice u.
Angels of Anarchy
Kompositionsauftrag fiir
Monthati Masebe
23.886 Euro

Dorothee Oberlinger 74
Auftragswerk f.

Blockflote u. Orgel

3.000 Euro

Tomasz Prasqual
The Priestess and
the Dragon
17.000 Euro

Philo Tsoungui
Fiebertrdume
Komposition f. d.
Horspiel

14.500 Euro

Wittener Tage f.

neue Kammermusik
Kompositionsauftrage fiir
NRW-Komponist:innen
37.500 Euro

Musiktheater

Amusing Ourselves
to Death
12.000 Euro

Brecht Trio

Die Rundkdpfe und

die Spitzkopfe

Ein musikalischer Monolog
12.000 Euro

Collide Quartett
Elysium
15.000 Euro

Electronic ID u. Tom Belkind
Massen
14.000 Euro

Ensemble Ruhr
Zwischen uns
10.800 Euro

2./29.904
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Interstellar22 7
Revolution
10.000 Euro

L’arte del mondo
Indian Swan Lake
20.000 Euro

Schumanfest
Die schone Magelone
20.000 Euro

Theater Hagen
American Mother
37.000 Euro

Kiinstlerische Forschung

ABE nsemble u. Joachim Zoepf
Australien-Projekt
14.000 Euro

Ensemble Dehio
Recherche
7.500 Euro

Ensemble Musikfabrik
Digital Stages
80.000 Euro

Ensemble UBu
Recherche
13.000 Euro

Pablo Garreton
Shifting Reflexions
7.200 Euro

Neuland Consort
Recherche
12.000 Euro

Musik

Plattform fiir
Transkulturelle
Neue Musik
Island-Projekt
7.800 Euro

Vera Plosila
Recherche
6.000 Euro

Denise Ritter

Vom Cold War
zum Drohnenkrieg
9.000 Euro

Karsten SiiBmilch
Recherche
10.700 Euro

Stipendien

Nathalie Brum
Art Quarter Budapest
6.450 Euro

Stiftung Kiinstlerdorf
Schoppingen
Stipendien Komposition
16.500 Euro

Residenzstipendien
Atelier Galata, Istanbul

Onder Baloglu
4.200 Euro

Francisco C. Goldschmidt
4.200 Euro

Ruth Kemna
4.200 Euro

Fabian Neubauer
4.200 Euro

Tomasz Prasqual
4.200 Euro

Initiativen

Chorakademie des

WDR Rundfunkchores
Stipendien f. Katharina Hirtz,
Haaeun Kim u. Felix Lapple
40.000 Euro

Internationale Ensemble
Modern Akademie
Stipendien f. Li-Ting Tai,
Paul Rodriguez Flys,
Mari Nagahara

75.000 Euro

Orchesterakademie der
Essener Philharmoniker
Stipendium f. Pablo
Castellanos Alloza
14.890 Euro

Bewilligte Mittel der Kunststiftung NRW

im Bereich Musik fiir das Forderjahr 2025.
Beschlussjahr ist nicht gleich Kalenderjahr.
Redaktionsschluss: Januar 2026.

Euro



Perfor —
ming
Arts —

Das schwedische Kiinstler:innen-Duo Anna
Né&sstrom und Johan Bandholtz untersucht in
seiner immersiven Choreografie »f ES C ]
Ongoing Realities (OR)« Eskapismus als Kon-
zept und Geisteszustand. Die Arbeit besteht
aus fiinf Modulen, mit denen das Publikum
mittels Smartphone und App interagiert.









Thema —»Inside/Out« entstand aus einer
Kooperation des Theaters Miinster mit dem
LWL-Museum fiir Kunst und Kultur. Die nie-
derlandische Choreografin Anouk van Dijk
entwickelte dafiir eine ortsspezifische Version
ihrer Bihnenarbeit »An Attachment Piecex,
die im Mai 2025 im Theater Miinster urauf-
gefiihrt wurde. Im Lichthof des Museums
entstand die Performance »An Attachment
Piece - to a Museum« als Teil der Ausstellung
»Performance People« des japanischen
Kiinstlers Ei Arakawa-Nash. Die Produktion
verbindet Tanz und Bildende Kunst und vertieft
eine Uiber mehrere Jahre gewachsene Zusam-
menarbeit zwischen beiden Institutionen.
Zugleich untersucht sie, wie Choreografie

auf museale Raume reagiert und wie sich

die Wahrnehmung von und die Beziehung
zwischen Korper, Architektur und Publikum
verandern, wenn Tanz die Theaterbiihne ver-
Iasst. Der Essay der Soziologin, Kultur- und
Tanzwissenschaftlerin Gabriele Klein greift
diese Themen auf und ordnet sie in einen
groBeren tanzhistorischen Zusammenhang ein.

——Choreografie
zwischen

Auffuhren und
—— Ausstellen

Was geschieht, wenn das Museum zur Tanzbiithne wird? Wenn eine
Choreografie nicht nur aufgefithrt, sondern auch ausgestellt wird?
Wenn das Bestiandige und das Fliichtige aufeinandertreffen? In dem
Dialog mit den sich bewegenden Tanzkorpern werden sowohl neue
Sichtweisen auf Kunstraume und -objekte als auch andere Wahrneh-
mungen des Tanzes moglich. Das Publikum selbst bleibt nicht passiv,
sondern wird Teil der Choreografie. von Gabriete Kiein
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01. und 02.
Choreografie:
Anouk van Dijk,
»An Attachment
Piece -to a
Museumc. Licht-
hof des LWL-
Museums fiir
Kunst und Kultur
Miinster,

Mai 2025.

Tanz: Ensemble
Tanz Minster

Miunster, im Juni 2025. Im Lichthof des LWL-Muse-
ums, 1904-1908 erbaut, ist Dan Grahams »Oktogon
tiir Minster« platziert. Der amerikanische Konzept-
kiinstler (1942—2022) hatte diesen Pavillon 1987 fiir
die Skulptur Projekte Miinster entwickelt. Erstmalig
steht Grahams Pavillon in einem Innenraum. Ent-
worfen war er fiir das baumreiche Geldnde hinter
dem Residenzschloss von Schlaun und stand hier in
Beziehung zum noch erhaltenen Orchesterpavillon.
Dieser wiederum steht in der Tradition kleiner
feudaler Lustpavillons, die sich mit der Durchsetzung
der biirgerlichen Offentlichkeit im 19. Jahrhundert
zu Offentlich zugédnglichen (Konzert-)Bithnen wan-
delten. Unterhaltung und Vergniigen, Theater und
Musik waren in der Geschichte dieser Architektur
also schon mitgedacht.

Das »Oktogon fiir Miinster« ist eine einfache,
rustikale Hiitte. Graham hat sie mit dem Verweis
auf die Idealisierung des Landlebens im 18. Jahr-
hundert gebaut. Im Anschluss an Jean-Jacques
Rousseaus Polaritit von unverdorbener Natur und
stiddtischer Zivilisation war damals ein einfacher
Hiittenbau zum Sinnbild von Urspriinglichkeit
und Natiirlichkeit gegentiber der als zerriittet und
verdorben wahrgenommenen Stadt geworden.
Grahams Pavillon reiht sich in diese Tradition ein —
und auch nicht. Sein Pavillon ist eine Variante von
»Inside/Out«: nicht nach allen Seiten offen, sondern
mit Zweiwegespiegelglas versehen und damit fir
die auBenstehenden Betrachter:innen nicht einseh-
bar. Vielmehr wirft das verspiegelte Glas ihnen ihr
eigenes, von ihren jeweiligen Standorten gerahmtes
Spiegelbild zuriick. Von Innen wiederum sehen die
Besucher:innen das Aufere gebrochen, ihr Blick ist
kaleidoskopisch.

Das »Oktogon fiir Miinster« ist vom 6ffentlichen
Raum ins Museum gebracht worden und ist dort
ein zentrales Objekt der von dem Skulptur Projekte
Archiv initiierten und von Jana Bernhardt und
Marianne Wagner kuratierten Ausstellung »Perfor-
mance People« (24. Dezember 2024 — 12. April 2026).
In dieser Ausstellung verflechten sich unterschied-
liche historische Schichten im Gegenwirtigen. So
werden die im Museumsarchiv befindlichen Doku-
mente von fritheren interaktiven performativen
Projekten prisentiert, wie beispiclsweise die riesigen
selbst gefertigten Biicher von fiinfundfiinfzig Klein-
girtnervereinen, die diese zehn Jahre lang unter der

Performing Arts

Leitung des britischen Kiinstlers Jeremy Deller in
Form von Texten, Fotos und Zeichnungen geschaf-
fen haben. Der Ausstellungstitel »Performance Peo-
ple«ist geliehen, er wurde erstmalig verwendet in
dem Miinsteraner Projekt des japanisch-amerikani-
schen Kiinstlers Ei Arakawa, heute Ei Arakawa-Nash.
2017 beteiligte er sich mit »Harsh Citation, Harsh
Pastoral, Harsh Miinster«, einem performativen
LED gestiitzten Licht- und Klangspiel, das am Aasee
aufgestellt war, an den Skulptur Projekten Miinster.
In der derzeitigen Ausstellung »Performance People«
ist sein LED-Bild »Octagon for Miinster, June 14, 1987,
11:00 AM, Miinster, Germany (by Dan Graham)«
von 2019 in Sichtachse zu dem Graham Pavillon
platziert. Wie der Titel schon suggeriert, bezieht
sich das Bild — auf der Grundlage eines Sternenbilds
westlicher Astrologie — auf dessen Eroffnung. Im
Lichthof spiegelt es sich in Grahams Oktogon.

An Attachment Piece - to a Museum®

Eingebettet in diese komplexe Vernetzung von
Gegenwart und historischen Schichten, Ausstellen
und Erinnern, bestindigem Archiv und temporarer
Ausstellung, Materialitdt und Performanz ist die im
Juni 2025 aufgefiihrte Choreografie »An Attachment
Piece —to a Museum« der niederldndischen Tanzerin
und Choreografin Anouk van Dijk. Es handelt sich
hierbei um den Transfer des Stiicks »An Attachment
Piece«, das Anouk van Dijk fiir den dreiteiligen
Abend »Memory« am Theater Miinster entwickelte.
Auch dieser Abend, der am 3. Mai 2025 Premiere
feierte und von Miinsters Tanzdirektorin Lillian
Stillwell zusammengestellt worden war, verkniipft
Zeitgenossisches mit Historischem. An seinem
Anfang steht die Neueinstudierung von »Water
Study« (siche Abb. 03). Das Stiick der US-amerikani-
schen Tanzikone Doris Humphrey aus dem Jahr 1928
ist formal und abstrakt gestaltet und in geometrischen
Formationen choreografiert. Humphrey setzte
die von ihr erfundene und fiir den Modern Dance
konstitutive Technik des »Fall and Recovery« (Fallen
und Wiederaufrichten) ein. Anouk van Dijks »An
Attachment Piece« setzt sich dazu in Beziehung,
nicht nur durch seine formale Asthetik und seine
geometrischen Anordnungen, sondern auch durch
seine Thematik.

»To be attached«— verbunden, zugehorig, be-
festigt, zugeneigt sein — was kann dies heute gesell-
schaftlich und politisch, individuell und emotional,
im Weltverstehen und in der Alltagspraxis bedeuten,
und vor allem: Wie kann dies iiber die und mit den
tanzenden Korpern choreografiert werden? Anouk
van Dijk tibersetzt die Dis/Balancen zwischen Schop-
fung und Zerstorung, Aufbau und Zerfall, Stabilitdt
und Instabilitit, Sicherheit und Unsicherheit, Nahe
und Distanz, Vertrauen und Furcht in wechselnde
Gruppenformationen und Paarfigurationen, in geo-
metrische Anordnungen, Wellen, Linien und deren
immerwihrende Disruptionen und Auflosungen.



Innerhalb von drei Probentagen hat sie die
Choreografie auf den Lichthof tibertragen. Wie
schon im Theater setzt sie groffe Schaumstoff-
decken und ein mit LED-Licht ausgestattetes Seil
ein. Die acht Tdnzer:innen tragen dieselben Kostii-
me, hemdahnliche Kleider, die, je nachdem, wer es
am Korper tragt, unterschiedliche Assoziationen
hervorruft: vom Gladiatorenkostiim bis zur Mode
der 1960er-Jahre, so beschreibt es van Dijk in unse-
rem Interview. Allerdings ist fiir das Museumsstiick
das Innere des Stoffs nach auflen gedreht, statt der
wei-grauen Seite in der Black Box des Theaters ist
nun die anthrazit-schwarze im lichtdurchfluteten
Museumshof zu sehen. Das passt zu dem Titel »In-
side/Outc, wie diese von der Kunststiftung NRW
unterstiitzte »Intervention« in den Museumsraum
von den Kuratorinnen betitelt ist. Es ist ein Titel, der
auch Assoziationen weckt zu der choreografischen
Installation »insideoute, die Sasha Waltz 2003 fiir
die Kulturhauptstadt Graz produzierte.

Anouk van Dijk sind ortsspezifische Arbeiten
nicht fremd. Sie gehort zu den Choreograf:innen,
die in den letzten funfundzwanzig Jahren, seitdem
Tanz und Choreografie sich zunehmend wieder
Riumen jenseits des Theaters zuwandten, eine
Anzahl von ortsspezifischen Arbeiten entwickelt
hat, so beispielsweise »Mensche« (2011) auf der hol-
landischen Insel Terschelling, in der es um die Aus-
einandersetzung mit der Kraft und Macht der Natur
ging, oder »An Act of Now« (2012) und »Depth of
Field« (2015), beide in Melbourne, die menschliches
Verhalten und urbanen Flow thematisierten. In
»Accumulation« experimentierte sie 2018 in der Na-
tional Gallery of Victoria mit dem Museumsraum,
spielte mit dem Verhiltnis von Tdnzer:innen und
Publikum, Objekten und Bewegung, Fliichtigem
und Bestdndigem.

Daran kniipft das »An Attachment Piece — to
a Museumc an. Hier aber handelt es sich nicht um
eine selbststindige ortsspezifische Arbeit, sondern
um eine choreografische Ubersetzung von der
Black Box in den Museumsbau. Und dies ist eine
Ubersetzungsleistung, die wie jede Ubersetzung
niemals eins zu eins sein kann. Raum, Zeit, Ort und
Publikum fordern vielmehr dazu auf, das Stiick neu
zu konzipieren. Denn anders als das Theater ist der
Lichthof ein offener Ort, der von vier Seiten und
zwei Etagen aus einsehbar ist. Man kann ihn nicht
abdunkeln, das (Tages-)Licht dndert sich bestindig,
er ldsst sich durch ein Lichtdesign kaum kontrol-
lieren. Im Unterschied zum Theatersaal haben die
Zuschauer:innen keine festen Plitze, sondern kon-
nen wihrend der Vorstellung herumlaufen. Hinzu
kommt, dass in einem Museum die Besucher:innen
nicht, wie im Theater, kollektiv adressiert werden,
sondern als Individuen.

Durch ihre individuelle Mobilitit lasst sich die
Perspektive der Zuschauer:innen kaum steuern.
Dies ist besonders herausfordernd fiir van Dijk,
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da die Choreografin den Ausgangspunkt ihrer Arbeit
darin sieht, zu verstehen, durch welche Linse das
Publikum das Stiick wahrnehmen wird. Der Verlust
dieser choreografischen Kontrolle eroffnet ihr aber
auch neue Spielrdume, die die Architektur, Sitzan-
ordnung und Dunkelheit des Theaterraumes nicht
hergeben: Andere, unerwartete, situative, zufillige
Interaktionen zwischen Tanzer:innen und Zu-
schauenden, Raum und Objekten werden moglich.

Die ersten Proben zu »An Attachment Piece
—to a Museumc« fanden im leeren Lichthof statt.
Aber nachdem das Oktogon dort aufgebaut worden
war, veranderte sich alles. Es war ein neuer Akteur
hinzugekommen, der choreografische Entscheidun-
gen evozierte, beispielsweise, dass die Publikums-
perspektive von allen vier Seiten moglich sein soll,
die Tinzer:innen barfuf$ tanzen und keine Frei-
zeitkleidung tragen, sondern die eher artifiziellen
Kostiime aus der Theaterauftithrung. Das Oktogon,
das monumental und unverriickbar in der Mitte
des Raumes steht, verdndert die Bewegungen der
Tanzenden, deren Bedeutung und die Wahrneh-
mung der Zuschauenden. Dessen Spiegelflichen
reflektieren nicht nur den Tanz, sondern auch die
Zuschauenden und lassen Tanzer:innen und Pub-
likum in einem Bewegungsbild erscheinen, ein »In-
side/Out, bei dem die Grenze zwischen Akteur:in
und Publikum, Bithnen- und Zuschauerraum ver-
schwimmt. Es ist ein Bild, das auch immer wieder
durch die achteckige Spiegelfliche gebrochen wird.
Was verbindet uns miteinander, wozu gehoren wir,
was sehen wir in unseren Spiegelbildern, wie inter-
agieren wir mit Raum, Architektur, Objekten und
Materialien? Das sind Fragen, die das Stiick stellt
und mehrperspektivisch aufzeigt.

Kunst/Tanz - Tanz/Kunst:

Historische Verflechtungen

Das Projekt »Inside/Out« ldsst sich in eine mehr
als hundert Jahre alte Tradition einreihen. Denn die
Verflechtung des Tanzes mit anderen Kiinsten ist
ein wesentliches Kennzeichen der Moderne. In
deren Geschichte lassen sich im Verhiltnis von
Tanz zu den Bildenden Kiinsten und neuen Kunst-
stromungen vor allem drei Wellen identifizieren:

Von der Wende zum 20. Jahrhundert bis nach
dem Zweiten Weltkrieg, in den 1960/70er-Jahren
und seit den 199oer- Jahren.

Diese Wellen gehen vor allem von Europa, den
USA und Japan aus. Sie markieren kiinstlerische
Auf- und Umbriiche, sie kniipfen aneinander an
und beziehen sich aufeinander. Aber sie ereignen
sich auch in sehr unterschiedlichen gesellschaftlichen
und politischen Kontexten. Sie zeigen, dass sich die
einzelnen Kiinste immer mehr aneinander annihern,
Kiinstler:innen miteinander arbeiten, voneinander
profitieren und Neues entstehen lassen.
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Mit Doris Humphreys
»Water Study« (1928)
- einem Schliissel-
werk des US-ame-
rikanischen Modern
Dance - verband der
dreiteilige Tanzabend
»Memory« von Tanz
Miinster klassische
und zeitgendssische
Choreografien.
Premiere: Mai 2025.

04.

»Anna Duncan am
Strand von Long
Island, New York,
1919. Anna Duncan
(1894-1980) war
eine Schiilerin der
legendéren US-ame-
rikanischen Tanzerin
und Choreografin
Isadora Duncan
(1877-1927).

05.

Der franzésische
Choreograf Jérome
Bel wiirdigte mit

der Performance
»lsadora Duncan«
das Verméchtnis der
Wegbereiterin des
modernen sinfoni-
schen Ausdrucks-
tanzes. Die Urauf-
flihrung mit Téanzerin
Elisabeth Schwartz
fand im August 2019
beim Festival »Tanz
im August« in Berlin
statt.

06.

Carolee Schnee-
mann, »Meat Joy«
(1964): Die Per-
formance der US-
amerikanischen
Kiinstlerin gilt als
Schliisselwerk der
Body Art. Die Urauf-
flihrung fand im
Rahmen des First
Festival of Free
Expression im
American Center
in Paris statt.
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Tanzmoderne und kiinstlerische Avantgarden

Es ist nicht waghalsig, zu behaupten, dass die
Tanzmoderne sich ohne die Bezugnahme auf die
Bildende Kunst und ihre Orte so nicht hitte durch-
setzen konnen. Isadora Duncan beispielsweise, die
amerikanische Pionierin des modernen Tanzes,
wihlte Ausstellungsraume als Auffithrungsorte, so
die Londoner New Gallery (1898) oder die Kiinstler-
hiuser in Wien und Miinchen 1902. Sie wollte den
neuen »Freien Tanz«, der radikal mit der Balletttradi-
tion brach, als autonome, gleichwertige Kunstform
prasentieren und diskursfahig machen und rahmte
deshalb ihre tinzerischen Darbietungen mit Ein-
tithrungen, Vortragen und Rezitationen. Die Ballets
Russes wiederum, die seit den 1910er-Jahren das
Ballett revolutionierten und den Grundstein fiir
das moderne Ballett legten, kooperierten mit
renommierten Bildhauer:innen und Maler:innen
wie Léonide Massine, Jean Cocteau, Pablo Picasso,
Natalja Sergejewna Gontscharowa oder Georges
Braque. Rudolf von Laban und Mary Wigman, die
Protagonist:innen des Deutschen Ausdruckstanzes,
bewegten sich im Kontext der Schweizer Dada-
ist:innen, Labans Tanzgruppe trat 1916 im DADA-
Zirich auf, Sophie Taeuber fithrte bei der Eroffnung
der Galerie DADA 1917 ein Solo mit kubistischem
Kostiim und Maske von Hans Arp auf. Auch die
neu gegriindeten Tanzschulen waren interdisziplinir
ausgerichtet, so Labans »Schule fiir Kunste, gegriindet
1913 auf dem Monte Verita bei Ascona, ein Sied-
lungsprojekt von Kiinstler:innen und Lebensre-
former:innen. Dort wurden vier Bereiche gelehrt:
Bewegungs-, Ton-, Wort- und Formkunst. Ahnlich
integrierte das Bauhaus in Weimar und Dessau,
1919 und 1925 von Walter Gropius gegriindet,
Buthnenkiinste und tianzerische Gesten in das Lehr-
programm. In den 1920er-Jahren entwickelte Oskar
Schlemmer an der Bauhaus-Biihne das Triadische
Ballett und seine Stibe-, Reifen- und Metalltinze.
Hiufig traten Tdnzer:innen wie Gret Palucca auf,
die eng mit Wassily Kandinsky zusammenarbeitete.
Alfredo Bortoluzzi, italienischer Tanzer, Choreograf
und Bithnenbildner, der am Bauhaus studiert hatte,
erinnerte sich spiter, dass diese kiinstlerischen
Begegnungen neue Erkenntnisse mit sich brachten:

»Gret Palucca (...) erfand damals ihre Kreise,
Achterwege und Spiralen und setzte Bild-
gesetze Kandinskys in ihre Bewegungen um
(-..). Wir lernten, geometrische Flachenele-
mente gegen raumliche geometrische Bewe-

ungs- und Tanzformen zu kontrastieren, und
%egriffen Gegenbewegungen und das Durch-
dringen gegangener oder getanzter Wege und
ihre rhythmische Gegentiberstellung.«



Diese Anndherungen zwischen den Kunst-
avantgarden fanden in den spiten r930er-Jahren
ein jahes Ende. Die zunehmende Militarisierung
der deutschen Gesellschaft, die Gleichschaltung der
Kultur, die Ausgrenzung und das Verbot der einst
als avantgardistisch angesehenen Kunst als »entartet«
und »volksfremd« zwangen viele Kiinstler:innen
ins Exil. Auch die Vertreter:innen des deutschen
Ausdruckstanzes fliichteten entweder ins Exil oder
arrangierten sich mit dem Naziregime — und gestal-
teten beispielsweise die Eroffnungsfeier der Olym-
pischen Spiele 1936 wesentlich mit.

Als 1939 in Europa der Zweite Weltkrieg durch
den Einmarsch der Deutschen Wehrmacht in Polen
ausgelost wurde, stellte in New York City der Harvard-
Absolvent, Schriftsteller und Herausgeber der Zeit-
schrift »Dance Observer«, Grant Hyde Code, die
Frage: »What is the museum, and what is the
dance?«* Als Griinder des 1935 in New York City
eroffneten Brooklyn Museum Dance Center in New
York City gehorte er zu den Pionier:innen, die die
erste Welle einer Anndherung der Museen an den
Tanz in den 1930er-Jahren in den USA auslosten
und kann wohl als erster Tanzkurator der USA
bezeichnet werden.

Live-Auffithrungen waren zwar erst spiter, ab
den 1960er- und 1970er-Jahren, Bestandteil von
Ausstellungen, aber Code arbeitete bereits in den
1930er-Jahren an der Auflésung der etablierten
Kunstgattungen. Er initiierte Tanzauffihrungen im
Skulpturenpark des Brooklyn Museum, organisierte
Tanzunterricht fiir Kinder und Erwachsene, Vortrage
und Workshops, die »Young Choreographer’s Labora-
toryx, lief} Proberdume im »The Museum Studio« er-
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richten — und gestaltete 1936 die erste Schau »Dance
in Art«. Mit seiner Hilfe wurden junge, aus dem da-
mals neuen »Modern Dance« stammende Tdnzer:in-
nen von Theatern unabhingig, die der modernen
Tanzisthetik eher skeptisch gegeniiberstanden.

Neben dem Brooklyn Museum wurden auch
andere amerikanische Museen wegweisend fiir die
Verbindung von Tanz und Bildender Kunst im
Museumsraum, so das Whitney Museum of Modern
Art oder das MOMA, wo 1939 das Department of
Dance and Theater Design gegriindet wurde. Es
erhielt mehrere Schenkungen und zeigte 1940 die
Schau »Preview: Dance Archive«. Aber auch in
Europa, wo Faschismus, Nationalsozialismus und
Stalinismus herrschten, wurde in der Stadt mit
der wohl eindriicklichsten Balletttradition in der
»Bibliotheque-musée de 'Opéra de Paris« 1935 die
Sonderabteilung Tanz gegriindet.

Wihrend manche Museumsleitungen in den
USA den Tanz als die »most alive of contemporary
arts« and »one of the most popular arts in Americac
(Code 1939, siehe Fuflnote 4) verstanden, sahen die
Choreograf:innen und Tdnzer:innen im Museum
einen Auffithrungsort, wo sie unabhingig von den
konventionellen Theaterstrukturen ihre Stiicke
zeigen konnten. Eine der Pionierinnen war die
Choreografin Gertrude Lippincott, die 1937 das
Modern Dance Center of Minneapolis/Minnesota
griindete und 1940 das Spring Festival am neu
eroffneten Walker Art Center initiierte, das fortan
die lokale Tanzszene forderte und prisentierte.

In den Jahren kurz vor und wihrend des Zwei-
ten Weltkrieges spielte sich die Anndherung von
Tanz und den Bildenden Kiinsten somit vornehmlich



07.und 08.

Die Ausstellung
»Performance
People« im Lichthof
des LWL-Museums
zeigte vom 14.12.2024
-17.05.2026 Arbeiten
aus dem Skulptur
Projekte Archiv. Den
Ausgangspunkt bil-
dete der Dialog zwi-
schen zwei Werken:
Dan Grahams
»Oktogon fiir Miins-
ter« (1987) sowie, in
direkter Sichtachse
zu dem glasverspie-
gelten Pavillon des
US-amerikanischen
Kiinstlers, die Skulp-
tur »Performance
People (Octagon for
Miinster)« des japa-
nischen Kiinstlers

Ei Arakawa-Nash
aus dem Jahr 2017.

09.-15.
(Folgeseiten):
Anouk van Dijk,
»An Attachment
Piece - to a
Museumg, 2025

in den USA und dort vor allem in New York ab. Sie
zeigte sich zu dieser Zeit vor allem in dem Interesse
der Museen, die »fliichtige Kunst des Tanzens« zu
archivieren und in Ausstellungen zu dokumentie-
ren. Ermoglicht wurde dies durch die neuen tech-
nischen Speichermedien wie Fotografie und Film.
Schnell wurde aber klar: Eine Ausstellung kann den
Tanz nicht zeigen. Sie ist eine Dokumentation ver-
gangener Auffithrungen, die in Schrift-, Bild- und
Filmdokumenten, autobiografischen Zeugnissen,
Produktionsaufzeichnungen, Bithnenentwiirfen,
Buthnenbildern oder Kostiimen festgehalten sind.
Der Live-Act ist es, der die kiinstlerische Auseinan-
dersetzung zwischen den Kunstsparten provoziert.

Demokratische Aufbriiche

und der performative turn

Mit der performativen Wende in den r960er-
Jahren entwickelte sich das Verhiltnis von Bilden-
der Kunst und Tanz, Museum und Tanz, Ausstel-
lung und Auffithrung in diese Richtung. Ausloser
waren vor allem die neuen Kunstbewegungen: Ob
abstrakter Expressionismus, Pop Art, Minimal Art,
Land Art, Konzept- und Aktionskunst, Body Art,
Environment Art, Happening, Fluxus oder Perfor-
mance Kunst —all diese Kunststromungen offneten
sich zum Theatralen, Prozess- und Ereignishaften,
Situativen und Korperlichen. Hinzu kamen neue
Kunstformen wie beispielsweise die Neue Elektroni-
sche Musik, der Experimentalfilm, das Autorenkino
und das Expanded Cinema, aulerdem die Video-
kunst und die Politisierung der Literatur der r960er-
Jahre. Sie schufen in ihrem Zusammenspiel ein
neues Genre, die »Live Art«. Der Begriff »Live Art«

Performing Arts

stammt aus den 1970er-Jahren und dient als Sam-
melbegriff fiir zeitbasierte, performative Kunst-
formen, die sich nicht mehr in gingige Gattungen
wie Theater, Tanz oder Bildende Kunst einordnen
lassen. Er wurde eingeftihrt, um interdisziplindre,
performative Ausdrucksformen unter einem Begriff
zu vereinen. Unter »Live Art« wird eine korperlich
prasente, experimentelle, nicht hierarchische,
jenseits der herkdmmlichen Theaterrdume statt-
findende, hiufig interdisziplindre und oft politische
Kunstpraxis verstanden, die live vor und hiufig in
Interaktion mit dem Publikum stattfindet. Promi-
nente Vertreterin war vor allem die Feministische
Performancekunst, so beispielsweise Yoko Ono mit
ihrem »Cut Pieces, 1964 in der Yamaichi Concert
Hall in Kyoto uraufgefiihrt, das als eines der ersten
Fluxus-Events gilt und darin bestand, dass Zu-
schauer:innen mit einer Schere Yoko Ono die Klei-
dung vom Leib schnitten. Oder Marina Abramovic,
die in der Performance »Rhythm o« (Neapel 1974)
dem Publikum ihren Korper zur Verfiigung stellte.
Es konnte die bereitstehenden Objekte, darunter
Rosen, Federn, ein Messer und eine geladene Pistole,
verwenden, wie es wollte. Der Konzeptkiinstler
Chris Burden lief sich 1971 in der F-Space Gallery
im kalifornischen Santa Ana von einem Freund in
den Arm schiefSen und thematisierte damit das
Verhailtnis von Medien, Gewalt und Kunst. Die »Live
Art« der 1960er-Jahre wurde initiiert durch Bildende
und Darstellende Kiinstler:innen, die gemeinsam
und in Bezug aufeinander die Grenzen ihrer eigenen
Kunstformen iiberschritten und so den situations-
bezogenen, immateriellen, performativen Kiinsten,
also auch dem Tanz, die Tiiren zu Museums- und
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Ausstellungsrdumen offneten. Damit hielten einer-
seits Sensation und Spektakel, Ereignishaftigkeit
und Situativitdt Einzug in die Rdume der Kunst.

Andererseits verliefen einige Kiinstler:innen
die tradierten Orte biirgerlicher Kunstreprisenta-
tion und etablierten neue, offenere Kunstraume.

Mit diesen neuen Kunstformen wandelten sich
Museums- oder Galerierdume von Rdumen der
Ausstellung zu Orten der Auffithrung; die Kiinst-
ler:innen selbst machten sich zum Gegenstand der
Inszenierung. Oder sie setzten, wie beispielsweise
Carolee Schneemann (siehe Abb. 06), Judy Chicago,
Eva Hesse, Yoko Ono, Bruce Nauman, Richard Serra
oder Robert Morris, vergingliche Materialien wie
Eis, Wasser, Blitter, Obst und Gemiise ein, sodass
sich der Zustand der Kunstobjekte wihrend der
Ausstellung verinderte. Damit vollzogen sie einen
Paradigmenwechsel, der vom abgeschlossenen
Kunstwerk zum offenen Prozess fithrte, die Auflo-
sung der bisherigen Trennung von Werk und Schaf-
fensprozess provozierte, den Auffithrungscharakter
in den Vordergrund riickte, die Vergidnglichkeit des
Ausgestellten thematisierte und die Ausstellung
als sinnliches Ereignis in Szene setzte. Mit diesen
Verschiebungen ging auch ein neues Verstdndnis
des Kunstraumes als Wahrnehmungsraum einher,
der interaktive und partizipative Bezichungsgefiige
zwischen Kunstobjekt und Betrachter:innen etab-
lierte und die Besucher:innen aufforderte, die Situ-
ation syndsthetisch zu erfahren und gegebenenfalls
mitzugestalten.

Diese Transformationen zu interdiszipliniren,
performativen Formaten nahmen ihren Ausgang
vor allem in den USA, Europa und Japan.

In Tokio hatte sich bereits 1951 das Kiinstlerkol-
lektiv Jikken Kobo (= experimenteller Workshop)
gegriindet, eine Gruppe von jungen Kiinstler:innen
aus unterschiedlichen Kunstrichtungen, die sich
u.a. auf den Kubismus und das Bauhaus bezogen
und ihr erstes kollaboratives Projekt 1951 zeigten,
eine von Picassos Malerei inspirierte Ballettprodukti-
on mit dem Titel »Joie de Vivre« (die Freude am Leben).

1954 folgte die Grilndung der Gutai Art Asso-
ciation (gutai = konkret), eine experimentelle und
performative Kiinstlergruppe, die Outdoor-Ausstel-
lungen veranstaltete, Kunstmanifeste publizierte,
ein Journal herausgab und bis zu ihrer Auflosung
1972 mit vielen internationalen Kiinstler:innen zu-
sammenarbeitete. Kiinstler:innen wie Yoko Ono
oder Ei Arakawa oder auch John Cage bezogen sich
auf diese kiinstlerischen Konzepte und Arbeiten.

In den USA waren John Cage und Merce
Cunningham zusammen mit Robert Rauschenberg,
Jasper Johns und Cy Twombly die historischen
Pioniere der Happening- und Performance-Kunst
in den 1950er- und 1960er-Jahren. Cage, der 1930
ein Jahr in Europa studiert und sich hier u.a. auch
mit den Bauhauskiinstler:innen auseinandergesetzt
hatte, aber auch mit T4nzer:innen um die Martha
Graham Dance Company eine enge kiinstlerische
Zusammenarbeit pflegte, hatte bereits 1943 im
New Yorker Museum of Modern Art sein erstes
Percussion-Konzert aufgefiihrt. Cage verstand das
Performen als einen Akt des Musikmachens.

Sein Stiick »Theater Piece No. 1« gilt als Initial-
ziindung der Performance-Kunst. Es wurde 1952 im
Speisesaal des Black Mountain College aufgefiihrt,
einer 1933 gegriindeten progressiven Bildungsein-
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richtung in North Carolina, die Kunst und Wissen-
schaft verbinden wollte. Zu ihren Lehrer:innen
zihlten auch ehemalige Mitglieder des Bauhauses,
die wesentlich die neuen Avantgardebewegungen
unterstiitzten. Die Merce Cunningham Dance
Company wurde 1953 dort gegriindet. Thr musikali-
scher Leiter war bis zu seinem Tod 1992 John Cage.

1964 war es Merce Cunningham selbst, der zum
Wegbereiter fir Tanzauffithrungen im Museums-
raum wurde. Die Merce Cunningham Dance Com-
pany trat mit dem Stiick »Museum Event No. 1« im
Wiener Museum des 20. Jahrhunderts auf, danach
im Moderna Museet in Stockholm. Bis zu seinem
Tod im Jahr 2009 fithrte Cunningham mit und
ohne seine Kompanie iiber achthundert ortsspezi-
fische Events durch.

An Cunninghams frithe Museumsarbeiten
kniipfte das Judson Dance Theater an, das in der
Judson Memorial Church in New York seit Anfang
der 1960er-Jahre »Concerts of Dance« veranstaltete
und die eigenen Arbeiten jenseits traditioneller Thea-
terrdume zeigte. Galerien, Museen, Lofts zahlten zu
den wenigen Orten, in denen der neue postmoderne
Tanz Anerkennung und ein kunstinteressiertes
Publikum fand. Sein Minimalismus, der Riickgriff
auf Alltagsbewegungen, der formale Zugang zu
Tanz und die konzeptionelle Herangehensweise der
Choreograf:innen waren den minimalistischen Kon-
zepten und den konzeptionellen Arbeiten der neuen
Kunststromungen nahe, was von einigen Museen ge-
fordert wurde, so dem Whitney Museum of Modern
Art, die ein »Composer’s Showcase« initiierten.

Bereits 1961 hatte Simone Forti ihre »Dance
Construction« im New Yorker Loft von Yoko Ono

prisentiert. Aber vor allem ab den 1970er-Jahren
wurden die Choreografinnen des Judson Church
Theater einem groferen Publikum bekannt, so bei-
spielsweise Trisha Brown mit den Stiicken »Man
Walking down the Side of a Building« (1970) oder
»Roof Piece« (1971), Yvonne Rainer mit »Continuous
Project — Altered Daily« (1969—1970) oder Lucinda
Childs mit dem Stiick »Available Lightc, das sie 1983
zusammen mit dem Architekten Frank O. Gehry
als Auftragswerk fiir das Museum of Contemporary
Art in Los Angeles entwickelte.

Hatten sich bereits in den 1960er-Jahren die
neuen performativen Kunststromungen in Galerien
und neu geschaffenen Kunstorten etabliert, bei-
spielsweise offneten die Stadtischen Kunstmuseen
in Monchengladbach in dieser Zeit ihre Tore fiir
Kiinstler wie Joseph Beuys, verbreitete sich seit Mitte
der 1970er-Jahre in deutschen Museen und Aus-
stellungen die »Aktion« oder »performative Installa-
tion«. Im Jahr 1977 widmete sich die Documenta 6
vornehmlich performativen Arbeiten. Im selben
Jahr etablierten sich die Skulptur Projekte Miinster,
die von Anfang an den Schwerpunkt auf Kunst in
offentlichen Rdumen legten und sich dabei zuneh-
mend mit interaktiven und performativen Forma-
ten, mit Publikumsbegegnungen und dem Korper
als kiinstlerisches Material auseinandersetzten.

Das Bestindige und Materielle hinterfragen

Wihrend die intermediale und interdisziplindre
Performance-Kunst in Ausstellungen seit den
1970er-Jahren etabliert war, erlebten Tanz und
Choreografie seit den 1990er-Jahren ein Revival in
Kunstraumen.



Vor allem die Freie Tanzszene, die sich in den
1970ern gebildet hatte, hat einen wesentlichen Bei-
trag dazu geleistet, dass Tanz in Museumsrdumen
nicht nur ausgestellt, sondern auch vorgefiihrt wird
—und dies nicht nur im Begleitprogramm.

Das Museum, traditionell der Ort biirgerlicher
Reprisentationskunst, ist gemeinhin auf Dauer, Be-
standigkeit und Historisierung angelegt. Sein Fokus
liegt auf materiellen Objekten, es prisentiert ver-
gangene oder inventarisierte Geschichte, dient der
Ansammlung und Zusammenstellung von Artefak-
ten und vermittelt kanonisch zusammengestellte
Kunstwerke. Seit den 2000er-Jahren ist, vor allem in
Museen fiir Moderne Kunst und Gegenwartskunst,
Bewegung in dieses tradierte Museumskonzept ge-
kommen. Kunsthistorische Gewissheiten werden
hinterfragt, kanonisches Denken aufgebrochen, Ge-
schichtskonzepte diskutiert, neue Blickwinkel auf
bislang verdringte, vergessene oder ausgeblendete
Kunst gezeigt. In diesem Zuge sind fiir Museums-
kurator:innen und Ausstellungsmacher:innen Tanz
und Choreografie, Performance und Bewegung,
Immaterialitit und Verginglichkeit attraktiv ge-
worden. Seitdem bespielen immer mehr Choreo-
grafiinnen Museen, ldngst ist der Ort des Tanzes
nicht mehr nur die Theaterbiihne, sondern auch der
Ausstellungsraum. Und langst sind es nicht mehr
nur Museen, sondern vielfiltige Mischformen von
Kunsthiusern wie Galerien, Kunsthallen, Samm-
lungen oder Performance Spaces, die sich choreo-
grafischen Projekten getffnet haben.

2002 zeigte das Museum Ludwig in Koln in
Kooperation mit dem Festival Theater der Welt die
Ausstellung »I Promise it’s Political« {iber die Perfor-
mativitdt in den Kiinsten Arbeiten von Kiinstler:in-
nen aus den 1960er-Jahren bis in die Gegenwart. Die
Documenta 12 setze im Fridericianum 2007 Trisha
Browns Stiick »Floor of the Forest« (1970) in Szene.
Das New Yorker Guggenheim Museum prasentierte
2010 anldsslich seines fiinfzigjahrigen Bestehens die
performativen Arbeiten von Tino Sehgal, die weg-
weisend fiir die performative Kunst in Museums-
rdumen waren. Das Museum Folkwang in Essen
und die Ruhrtriennale zeigten 2012 in der Gruppen-
ausstellung »12 Rooms« verschiedene Positionen der
zeitgendssischen »Live Art. Das MOMA organisierte
2012 die Tanzreihe »Some Sweet Day« und prasen-
tierte Arbeiten von zeitgendssischen Choreograf:in-
nen wie Steve Paxton, Deborah Hay und Jérome
Bel. Sasha Waltz bespielte spektakuldr neu- und
umgebaute, noch leere Museen: 1999 das Jiidische
Museum und 2009 das Neue Museum in Berlin (sie-
he Abbildung 15). Und Anne Imhof gewann 2017 fiir
die fiinfstiindige Performance »Faust« im Deutschen
Pavillon wihrend der Biennale von Venedig den
Golden Lowen.

So hat sich auch der zeitgendssische Tanz —
insbesondere der »Konzepttanz« — fir performa-
tive Formate gedffnet und damit den Zugang zur
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intermedialen und interdisziplindren Performance- 88
Kunst deutlich erweitert. Diese Entwicklung zeigt
sich einerseits in Institutions- und Reprisentations-
kritik, einem konzeptionellem Choreografie-Begriff,
kollektiven Arbeitsweisen und der Auseinanderset-
zung mit Tanzkonventionen. Andererseits fihrt sie
zu einer starkeren Hinwendung zum Tanzerbe, zu
Formen einer »Performing History«, zum Verstiandnis
des »Body as Archive« sowie zu Formaten wie Lecture
Performances und Reenactments.

Exemplarisch und wegweisend waren und sind
die Arbeit »Retrospective« (Fundacié Antoni Tapies,
Barcelona 2012) des Choreografen Xavier le Roy,
die danach weltweit durch verschiedene Museen
tourte. Oder »expo zéroc, das Projekt, mit dem
Boris Charmatz das von ihm 2009 gegriindete und
bis 2018 geleitete Musée de la danse in Rennes eroft-
nete, einer, so Charmatz, »paradoxen Einrichtungy,
die das Bestiandige und das Fliichtige verbinden
sollte. »expo zéro« war als eine Ausstellung ohne
Objekte konzipiert: Die Besucher:innen trafen auf
Kiinstler:innen und Theoretiker:innen.

2023 zeigte Marina Abramovi¢ als erste Pina
Bausch Gastprofessorin in den »54 Hours Perfor-
mances« die Ergebnisse der Arbeit mit Studierenden
der Folkwang Universitdt der Kiinste im Museum
Folkwang. Ebenfalls zu nennen wire »Lunar Cycle,
eine einen ganzen Mondzyklus wihrende, immer-
sive, performative Rauminstallation und Tanzauf-
fithrung von Richard Siegal im Jahr 2025 (Museum
Folkwang, Essen).s

Parallel dazu mehren sich in den letzten Jahren
Ausstellungen iiber Tanz, die zunehmend interaktiv
und performativ organisiert sind oder tinzerische
Begleitprogramme anbieten. Beispiele dafiir sind
die Ausstellungen »Move. Choreographing Youc«
(Disseldorf, London und Miinchen, 2011), »Tanz!«
(Dresden, 2013), »William Forsythe. The Fact of Mat-
ter« (Frankfurt, 2015), »Pina Bausch und das Tanz-
theater« (Bonn und Berlin, 2016) oder »Tanzweltenc
(Bonn, 2024). Sie alle waren von dem Versuch ge-
leitet, Tanz nicht nur in Form von Dokumenten zu
prisentieren, sondern auch korperlich erfahrbar zu
machen.

Ausstellen/Auffiihren -

Betrachten/Erleben

Die jiilngsten Anndherungen zwischen Museen/
Ausstellungen und Tanz/Auffiihrungen haben die
in den r960ern begonnene konzeptionelle Erwei-
terung der Kunstorte zur »Live Art« und mit ihnen
neue Prisentations- und Ausstellungsformate
vorangetrieben. Sie fordern auch dazu auf, die
Architektur von Museen neu zu denken. Wenn
Auffithrungsformate Teil von Ausstellungen werden,
erfordert das eine andere rdumliche Ausstattung
— etwa geeignete Tanzboden sowie Backstage-Be-
reiche mit Umkleiden und Aufenthaltsraumen fiir
Proben und Vorstellungen. Manche Museen, wie die
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Sasha Waltz,
»Dialoge 09«,
Neues Museum
Berlin, Urauf-
fihrung am

18. Marz 2009

Tate Modern, haben bereits gehandelt und addquate
Prisentationsorte fiir »Live Art« geschaffen. Andern-
orts sind interdisziplindre Kunstzentren neu gebaut
worden, wie das »Officine Grandi Riparazioni« in
Turin oder »The Shed« in New York City.

Waurde eine Ausstellung traditionell als zeitlich
begrenzte Prisentation eines oder mehrerer Kunst-
werke verstanden, iiber die die Offentlichkeit mit
Kunst in Kontakt trat, ist sie heute ein Experimentier-
feld fiir Kurator:innen und Kiinstler:innen geworden.

Seit den 1960er-Jahren entstehen neue Formate,
die Ausstellungsraume transformieren: von auf
Reprisentation ausgelegten Kunstraumen, die ma-
terielle Objekte prasentieren, zu interaktiven, par-
tizipatorischen, sinnlichen Erfahrungsraumen fiir
Besucher:innen. Damit verandert sich der Kunst-
und Ausstellungsraum als teil-6ffentlicher Raum
von einem Ort biirgerlicher Reprisentation zu
einem Ort, der den Austausch mit dem Publikum
sucht. Nicht mehr allein die Ausstellung von Ob-
jekten und deren individuelles, stilles Betrachten,
sondern die Choreografie des Beziehungsgeflechtes
zwischen Gezeigtem, Zeigenden und Betrachten-
den in einem sozialen Raum riickt in den Mittel-
punkt —und mit ihm das Temporire, Ephemere,
Situative und Performative.

Choreograf:innen sind hierbei qua Profession
die Spezialist:innen: Thr Metier ist die Gestaltung
der Interaktion von Korpern — humanen wie nicht
humanen Kérpern —in Raum und Zeit. Mit ihrer
kiinstlerischen Arbeit sind theater- und tanztheo-
retische Begrifflichkeiten und Konzepte von Insze-
nierung und Szenografie, Choreografie und Kor-
perlichkeit, Flow und Synchronisation, Impuls und
Rhythmus in den Fokus der Kurator:innen geriickt.
Nicht zufillig sieht der Kurator Mathieu Copeland
das Ausstellen als choreografische Praxis, wiahrend
Carolyn Christov-Bakargiev, verkiindete, die Docu-
menta (13), deren kiinstlerische Leitung sie innehat-
te, artikuliere sich als verwirrende, unharmonische
Choreografie. Wie im zeitgendssischen Tanz wird
die Ausstellung als experimentelle Probebiihne
verstanden; die Bedeutung dessen, was prasentiert
wird, erschlieft sich auch hier erst im Dialog zwi-
schen Zeigenden, Gezeigtem und Betrachtenden.

Und so thematisiert auch das Stiick »An Attach-
ment Piece — to a Museumc nicht nur die Frage, ob
und wie ein Tanzstiick in einem Museumsraum
tibersetzt werden kann und wie sich die Wahr-
nehmung des Stiicks verandert, sondern auch die
grundlegende Frage des Zusammenspiels vom Be-
standigen und Verginglichen, Nachhaltigen und
Situativen, Kollektiven und Individuellen.

Museum/Theater und Ausstellungen/Auffiih-
rungen haben als Kunstraume/Kunstpraktiken eins
gemeinsam: Sie beeinflussen die Art und Weise, wie
wir iiber Kunst, Tanz und Theater denken, wie wir
sie wahrnehmen, verstehen, einordnen, historisch
kontextualisieren und dsthetisch erfahren. Museen
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und Theater sind heute sinnliche Wahrnehmungs-
und Erfahrungsriaume, die theatralisiert sind und
Ereignischarakter haben. Es sind choreografierte
Riume, in denen verschiedene Formate von Auf-
fihrung und Ausstellung erprobt werden, um
habitualisierte Muster von Wahrnehmung, norma-
tive Ordnungen von Kunstorten und konservierte
Wertvorstellungen zu befragen und korperlich-
sinnlich zu erfahren. Es sind Riume, die temporir,
verginglich und nicht auf Dauer angelegt sind. In
ihnen werden Genregrenzen tiberschritten, Kon-
ventionen gebrochen, Gewohnheiten unterlaufen
und Neues, Unerwartetes kreiert. Und damit sind
sie auch Orte, in der unsere Eventgesellschaft, die
durch Fliichtigkeit, Theatralitit und Spektakel ge-
prégt ist, kritisch und dsthetisch reflektiert wird.

Gabriele Klein, Autorin, hat seit 2022 die
Professur fiir Ballett und Tanz (»Hans van Manen
Chair«) an der Universitat Amsterdam/Niederlande
inne. Von 2002 bis 2023 war sie Professorin fiir
Soziologie von Bewegung, Tanz und Performance
Studies an der Universitat Hamburg.

Sie war Inhaberin verschiedener Gastprofes-
suren und Fellowships, u.a. am Smith College/
USA, UCLA/USA, Buenos Aires/Argentinien, Sdo
Paulo/Brasilien, Stellenbosch/Siidafrika, Osaka/
Japan, Taipeh/Taiwan.

lhre wichtigsten Buchpublikationen: »Frauen
KorperTanz«, »Electronic Vibration. Pop Kultur
Theorie«, »Is this real? Die Kultur des HipHop«
(mit Malte Friedrich), »Bewegung«, »Methoden
der Tanzwissenschaft« (mit Gabriele Brandstetter),
»Performance«, »Stadt.Szenen«, »Der choreo-
grafische Baukasten«, »Emerging Bodies« (mit
Sandra Noeth), »Dance (and) Theory« (mit Gabriele
Brandstetter), »Ubersetzen und Rahmen. Praktiken
medialer Transformationen« (mit Claudia Benthien),
»Performance und Praxis« (mit Hanna Katharina
Godbel), »Pina Bausch und das Tanztheater. Die
Kunst des Ubersetzens« (iibersetzt ins Englische
und Russische), »Ferne Korper. Berlihrung im
digitalen Alltag« (mit Katharina Liebsch), »Ma-
terialities in Dance and Performance« (mit Franz
Anton Cramer).

1_ Harsches Zitat, 4_ Grant Hyde Code 5_ Sowohl die

harsche Pastorale, 1939, zitiert nach: Pina Bausch

Harsches Miinster Amanda Jane Graham: Gastprofessur,
The Dance in the als auch

2_ Ein angehangtes Museum. In: »Lunar Cycle«

wurden von der
Kunststiftung NRW
gefordert.

(Tanz-)Stiick - fiir ein
Museum (Piece ist in
der Tanzszene eine
Bezeichnung fiir
»Tanzstiick«)

Manning, Ross,
Schneider (Eds.):
Futures of Dance
Studies, Madison
(Wisconsin) 2020,
S. 209.

3_ Alfredo Bortoluzzi:

Meine Erinnerungen

an die Bauhaus-

Biihne. In:
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Thema — Seit ihrer Griindung 2019 hat sich
die Akademie fiir Theater und Digitalitat in
Dortmund als zentrale Anlaufstelle an der
Schnittstelle von Kunst, Wissenschaft und
Lehre etabliert - lokal, Giberregional und
international. Als kiinstlerisches Forschungs-
institut, Netzwerk-Knotenpunkt und Beraterin
kulturpolitischer Institutionen entwickelt sie
neue Perspektiven fir das Theater im digitalen
Zeitalter. |hr Intendant Marcus Lobbes nimmt
dies in seinem Essay zum Anlass, die Veran-
derungen von Asthetiken, Produktionsweisen
und kilinstlerischen Praxen im Theater zu
untersuchen und historisch einzuordnen.

schen
Feuerstelle,

Cloud und

01.

Die franzdsische
Komponistin,
Klang- und
Performance-
kiinstlerin
Laetitia Sonami
entwickelte im
Jahr 1991 eine
erste Version
ihres »Lady's
Glove«. Das Foto
zeigt Version 4.

vierter Buhne

NRW als Labor fiir Kunst, KI und Digitalitat. Theater zwischen
Feuerstelle, Cloud und vierter Bithne. von Marcus Lobbes



Feuer, Bithne, Maschine

Wenn wir heute iiber Theater, Digitalitit und
KI sprechen, dann beginnt die Geschichte nicht mit
dem ersten Laptop im Probenraum und auch nicht
mit dem ersten neuronalen Netz, das Regieanwei-
sungen generiert. Sie beginnt, wie so vieles im
Theater, am Feuer.

Man kann sich vorstellen, wie Menschen sich
abends um eine Flamme versammeln. Es ist warm,
es ist hell, und jemand steht auf, beginnt zu erzihlen.
Mit der Stimme, mit den Hinden, mit Schatten, die
an eine Felswand geworfen werden. Andere horen
zu, widersprechen, erginzen, lachen, erschrecken.
In diesem Moment entsteht etwas, das bis heute
den Kern der Darstellenden Kunst ausmacht: ein
gemeinsamer Erfahrungsraum, in dem wir uns ver-
gewissern, wer wir« sind, was uns bedroht, was wir
hoffen diirfen, wovor wir Angst haben. Theater war
von Anfang an ein Ort der kollektiven Selbstbefra-
gung. Das ist gar nicht so romantisierend gemeint,
wie es zundchst klingen mag, denn in der antiken
Erzdhlung stieg nach Prometheus, der das Licht zu
den Menschen brachte, auch Pandora herab und
brachte alles, was die Menschen quilt.

Von dort ldsst sich eine Linie ziehen: von der
Freifliche des antiken Theaters iiber die »Skene«
mit ihren Toren zu den barocken Zugmaschinen,
zu biirgerlichen Guckkastenbiihnen mit Gaslicht
und Laterna magica, zu Drehbiihnen, Hydraulik,
dimmbarem elektrischem Licht, digitalen Licht-
pulten und Motion Tracking. Theater ist nicht die
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letzte analoge Bastion in einer digitalisierten Wel,
sondern seit jeher Teil der Technik- und Innova-
tionsgeschichte.

Die Theater- und Literaturwissenschaftlerin Tina
Lorenz?, Leiterin des Hertz Lab (der Abteilung fiir
kiinstlerische Forschung & Entwicklung) am ZKM
in Karlsruhe, hat das prazise auf den Punkt gebracht:

Sie beschreibt, wie sich Theater gern so verkleidet,
als wire es ein »aus der Zeit gefallenes Kulturgut; al-
les analog, alles echt und unmittelbar, nichts medial
vermittelt — Handy aus, hier passieren Dinge noch
in Realzeit«. Und sie hilt dem trocken entgegen:
»Das ist natiirlich Quatsch und wird der modernen,
multimedialen, neugierigen und lernenden Insti-
tution Theater nicht gerecht.< Hinter den Kulissen
arbeiten hochtechnisierte Betriebe, in denen kom-
plexe Steuerungen, Projektionssysteme, Netzwerke,
Maschinenparks und Software ineinandergreifen.

Schon der Deus ex Machina* war eine Erfindung
des Seilzugs, nicht der Metaphysik.

Wer also heute so tut, als wire die Auseinan-
dersetzung mit KI, Robotik oder digitalen Tools
ein artfremder Eingriff in eine »rein analoge« Kunst-
form, der tibersieht diese lange Geschichte.

Die Frage ist nicht, ob Theater mit neuen Tech-
nologien arbeiten sollte. Es hat es immer getan. Die
Frage ist, wie es das tut — und welche Vorstellungen
von Welt, Gesellschaft und Subjekt sich in dieser
Zusammenarbeit abbilden.

02.
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02.
Modell des antiken
»Deus ex Machina«.

03.

Die performative Installa-
tion »| Spy With My Little
Eye - Duets for One Head
and Two Hands« (2022)
von VR Dance Club
(Anna-Carolin Weber &
Tobias Kopka) vereint
Tanz, Virtual Reality,
Videoprojektion, Licht-
installation und Live-
Sound.
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Digitalitat als kultureller Zustand

Um diese Frage zu beantworten, reicht der
technische Begriff »Digitalisierung« nicht mehr aus.
Digitalisierung bezeichnet Prozesse, in denen
analoge Signale in digitale Daten tibersetzt werden.
Digitalitdt hingegen ist, wie es der Schweizer
Kultur- und Medienwissenschaftler Felix Stalder’
formuliert hat, eine neue Infrastruktur der Wahr-
nehmung, der Kommunikation und der Koordina-
tion. Sie prigt, wie wir Informationen aufnehmen,
wie wir Entscheidungen treffen, wie wir uns organi-
sieren, und damit auch, wie wir Kunst produzieren
und rezipieren.

Der Dramaturg Alexander Kerlin® hat diesen
Wandel friith mit Blick auf das Stadttheater be-
schrieben. Er beobachtet, wie uns das Internet nicht
nur neue Inhalte liefert, sondern unser Verhiltnis
zur Zeit verdndert. In der digitalen Gegenwart, so
liest Kerlin bei Douglas Rushkoff’, erleben wir einen
»Present Shock<®, in dem »alles jetzt passierte, un-
gefiltert, gleichzeitig. Weltpolitik, Urlaubsbilder,
Kriegsvideos, Probenausschnitte, Freundschafts-
anfragen, Trailer, Shitstorms. Sie stehen gleichbe-
rechtigt in einem Feed, in einer Timeline, in einem
Strom, der keine Hierarchie kennt. In diesem
Kontext schreibt Kerlin in seinem Artikel »Der
Bauschutt der Moderne«® (nachtkritik.de), von
einem »Angriff des Jetzt«, der unseren Vorrat an
Vergangenheit ausdiinnt. Der bildungsbiirgerliche
Kanon verliert seine Deutungsmacht, nicht weil
er uninteressant geworden sei, sondern weil seine
Stimmen im Rauschen der permanenten Gegen-
wart unterzugehen drohten.

In Anlehnung an die Uberlegungen des Sozio-
logen Dirk Baecker' in »Studien zur ndchsten
Gesellschaft«" ldsst sich die Gegenwart als eine
Gesellschaft beschreiben, die nicht mehr primér
vom Buchdruck, sondern vom Computer gepragt
ist. In dieser Gesellschaft wird die Bretterbiithne
zu einem von vielen Dispositiven, in denen Wirk-
lichkeit ausgehandelt wird, neben dem Internet und
den sozialen Medien, dem Fernsehen, Games und
immersiven Installationen. Das bedeutet jedoch
keineswegs einen Bedeutungsverlust der Bithne.
Im Gegenteil: Sie kann zu einem Gegenpol werden,
zu einem Ort, an dem sich Offentlichkeit anders
konfiguriert als in der beschleunigten Timeline.
Nicht indem Theater so tut, als existiere die digitale
Welt nicht, sondern indem es sich bewusst zu ihr
ins Verhaltnis setzt.

Digitalitit ist damit kein Spezialthema fiir
Technikabteilungen, sondern ein kultureller Zu-
stand, der alle Bereiche der heutigen Gesellschaften
und damit auch der Kiinste, hier gesondert der Dar-
stellenden Kiinste, betrifft:

Stoffe, Formen, Arbeitsweisen, Machtverhalt-
nisse, Publikumserwartungen.

Und genau hier setzt NRW als Labor an.
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NRW als Netz, die Akademie fiir Theater
und Digitalitat als Netzwerkknoten:
Topografie eines Labors
Nordrhein-Westfalen ist als Bundesland ein
Geflecht. Ruhrgebiet und Rheinland, Grof3stiddte
und Zwischenrdume, Industriegeschichte und
Wissensokonomien, Kunsthochschulen, freie
Szenen, kommunale Theater, Medienkunstzentren,
Festivals, Hochschulen: All das liegt, trotz Flachen-
land, in guter Fahrdistanz zueinander. In dieser
polyzentrischen, metropolen Struktur entsteht
ein Kulturraum, der nicht pyramidal, sondern
rhizomatisch ist.

Die im Jahr 2019 auf Initiative des damaligen
Schauspielintendanten Kay Voges und seines Teams
durch die Stadt Dortmund und das Land NRW ge-
griindete Akademie fiir Theater und Digitalitat ist
gewissermaflen der Netzwerkknoten im Maschi-
nenraum des Theaters. Sie ist eine eigenstidndige
Sparte am Theater Dortmund, und gleichzeitig eine
Ausnahme im gewohnten Produktionsfluss. Hier
geht es nicht um die nichste Premiere, sondern um
Forschung, prototypische Entwicklung, langfristiges
Zusammenarbeiten zwischen Kunst, Technik und
Wissenschaft. Und es geht darum, das entstehende
Wissen weiterzugeben, in Publikationen, Netz-
werken, Kooperationen und immer und unbedingt
auch auf den Bithnen der Theater.

Die Akademie fur Theater und Digitalitat ist in
diesem Gefiige ein Katalysator: Sie sitzt zwar mit
ihrem Neubau am entstehenden Digitalhafen in
der Dortmunder Nordstadt, ist aber dennoch ein-
gebettet in die Strukturen des Theaters Dortmund
und fungiert zugleich als Schnittstelle in ein inter-
nationales Feld.

Dass dieses Labor nicht im luftleeren Raum
arbeitet, sondern eng mit landespolitischen Initia-
tiven verbunden ist, zeigt sich daran, dass NRW
derzeit ein Kompetenznetz fiir KI in den Kiinsten
aufbaut: Von der Einsteigerforderung bis zur Exzel-
lenz. Theater, Tanz, Musik, Bildende Kunst, Litera-
tur —sie sollen von gemeinsamen Infrastrukturen,
Know-how und Diskursen profitieren. Ein Forde-
rer der Akademie fiir Theater und Digitalitit, die
Kunststiftung NRW, unterstiitzt schon seit Linge-
rem Forschungsresidenzen und -labore im Bereich
der digitalen Kiinste.

Die Akademie bringt jede Form der Darstellen-
den Kiinste mit jeder Form neuer, digitaler Techno-
logien zusammen. In den ersten fiinf Jahren arbei-
teten, von der Kulturstiftung des Bundes gefordert,
Fellows in fiinfmonatigen Residenzen an genau
prazisierten Fragestellungen: Was sind die Modelle
fiir ein Theater der Zukunft?

Die Arbeitsgebiete der kiinstlerischen Forschung
waren und sind dabei beispielsweise:

Wie kann man mit Sensorik die Bewegungs-
qualitidt von Tdnzer:innen erfassen und in Licht-
bewegung iibersetzen? Welche Rollen kénnen
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Der Performer, Musiker
und Multimedia-Artist
Max Schweder entwickelte
mit »Soundvision« (2019)
eine dreidimensionale
Visualisierung von Klang
mittels sogenannter
»Kinect Kamerasg, einer
integrierten Sensoreinheit
zur Echtzeit-Erkennung
von Korperhaltung und
-bewegung.



Roboter auf der Bithne ibernehmen, ohne zur
blofen Pointe zu verkommen? Was passiert, wenn
wir Livemusik und algorithmische Komposition in
einem Orchesterkonzert miteinander verschranken?
Wie ldsst sich eine KI als Co-Autorin oder Wider-
sacherin in einen Theaterabend integrieren? Welche
Immersion oder auch Interaktion schaffen wir fiir
das Publikum? Welche neuen Dramaturgien ent-
stehen, wenn VR- oder AR-Formate nicht als Be-
gleitmaterial, sondern als Hauptbithnen gedacht
werden? Und natiirlich: Wo sind die Ausspielmog-
lichkeiten, welches Publikum adressieren wir, wie
gehen die Ideen und ihre Verwirklichung in die
Breite und Tiefe?

Nach den ersten sieben Jahren haben sich die
Arbeitsfelder vervielfacht, die Akademie arbeitet
heute in einer Struktur, die mit den frithen Fellow-
ships® der Griindungsphase nicht mehr vergleichbar
ist. Das Modell der fiinfmonatigen Aufenthalte war
fiir den Beginn richtig, weil es Sichtbarkeit schuf,
internationale Kiinstler:innen anzog und die Aka-
demie als Begegnungsraum zwischen Kunst und
Technologie etablierte. Doch die Institution hat
sich weiterentwickelt: Sie ist nun ein verzweigtes,
modulartiges Okosystem aus Residenzen, Ko-
operationen, Lehre, Beratung und internationalem
Austausch, das sich beweglich an die Fragen der
Gegenwart anpasst.

Die Akademie arbeitet dabei nicht als Soli-
tdr, sondern als Knotenpunkt eines sehr dichten
Netzwerkes. Lokal und regional bestehen enge Ver-
bindungen zu allen anderen Sparten am Theater
Dortmund, dem Theater im Depot, dem Koproduk-
tionslabor im Dortmunder U, der Fachhochschule
Dortmund, der Technischen Universitit, den kiinst-
lerischen sowie technischen Instituten der Region
und der freien Szene.

National und international ist das Spektrum
noch breiter: Kooperationen reichen von der Ars
Electronica® in Linz tiber die Experimenta'+ in
Australien bis zur Falling Walls Foundation® in
Berlin und der Berlin Science Week'. So ist die
Akademie immer auch Teil eines globalen Diskurses
tiber Kunst und KI, Interaktionen oder auch iiber
die Dramaturgie von Zukunftstechnologien, zum
Beispiel im Feld der Robotik.

Einen paradigmatischen Wandel markiert der
in Kooperation mit der Fachhochschule Dortmund
entwickelte Masterstudiengang »Theater and Digita-
lity«. In ihm verbinden sich kiinstlerische und tech-
nische Expertisen in einer Weise, die derzeit einzig-
artig ist. Studierende aus den Performing Arts, der
Visuellen Kunst, aber auch aus der Informatik und
anderen Wissenschaften kommen aus aller Welt
zusammen und arbeiten in Teams an Fragestellun-
gen, die sich nur transdisziplindr 16sen lassen.

Zentral ist dabei das gemeinsame Entwickeln
von Formen. Ziel ist eine gemeinsame Sprache,
zu verstehen, wie digitale Tools dramaturgisch
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sinnvoll eingesetzt werden konnen, wie sich Riume
denken lassen, die gleichermafSen physisch und
virtuell sind, wie sich Datenerfassung und -verarbei-
tung in kiinstlerische Fragestellungen tibersetzen
lassen. Und umgekehrt: Wie kiinstlerische Prozesse
technische Entwicklungen beeinflussen konnen,
indem sie Fragen nach Transparenz, Fehlertoleranz,
Benutzbarkeit und Ethik stellen.

Des Weiteren hat sich die Akademie zu einer
institutionellen Beratungs- und Wissensdrehscheibe
entwickelt. Theater, Hochschulen, Kulturverwal-
tungen und politische Entscheidungstrager:innen
wenden sich an die Akademie, wenn es um Fragen
der Digitalstrategie, der technologischen Infrastruk-
tur, der zeitgemdflen Ausbildungscurricula oder der
asthetischen und ethischen Implikationen neuer
Technologien geht. Netzwerkbildungen, Work-
shops, Zukunftslabore, prototypische Workflows
und politische Empfehlungen geh6ren ebenso zum
Arbeitsalltag wie die Begleitung von Hiusern, die
sich auf den Weg in eine digital informierte Praxis
begeben. Dabei geht es nie nur um Technik, son-
dern zuerst immer um eine neue (Arbeits-)Kultur,
um die Fragen, wie Institutionen lernen, wie sie sich
transformieren, wie sie Wissen teilen und wie sie
die eigene Arbeitsweise so gestalten konnen, dass
Kunst und Technologie einander wechselseitig
inspirieren.

Die aktuellen Residenzen entstehen aus unter-
schiedlichen Forderzusammenhingen, die jeweils
an unterschiedliche thematische Schwerpunkte
gebunden sind.

Beispiele hierfiir waren und konnten sein:

Wie verdndern digitale Infrastrukturen unsere
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Vorstellung von Korper, Prasenz und Gemeinschaft
auf der Bithne? Welche neuen Erzihlformen entstehen,
wenn Theater nicht mehr ausschlieflich fiir einen

gemeinsamen physischen Ort gedacht wird?

Wie lassen sich algorithmische Systeme, KI oder
Netzwerke als dramaturgische Akteure begreifen,
nicht als Effekt, sondern als Mitspieler? Wie verdn-
dern sich Autor:innenschaft und kollektive Arbeit
in hybriden, technisch vermittelten Produktions-
weisen? Welche neuen Formen von Offentlichkeit
entstehen jenseits klassischer Auffithrungsmodelle,
und wie lassen sie sich kiinstlerisch erforschen?

Der entscheidende Punkt ist: Diese Fragen
werden nicht in einem abgeschotteten Theaterkunst-
labor untersucht, sondern im direkten Bezug zu
Theatern, lokal, iiberregional und auch weltweit,
mit ihren Abteilungen, Werkstitten, technischen
Teams, ihren realen Publika. Die Erfahrungen aus
dem Labor spielt die Akademie in die Betriebe, be-
fragt Dramaturgien, Probenprozesse, Ausstattungs-
entscheidungen, Beleuchtungskonzepte und auch
Kommunikationswege.

05.

Jana Kerima Stolzer
und Lex Ritten entwi-
ckeln seit 2016 multi-
mediale Installationen
und Performances,
die das technologisch
gepragte Lebensum-
feld als dynamischen
Teil unserer Welt im
Zeitalter des Anthro-
pozéns begreifen.

Sie spekulieren tiber
existierende und
kommende Symbiosen
zwischen Mikroorga-
nismen, Pflanzen,
Tieren, Bakterien,
Pilzen und technischen
Objekten und schaffen
neuartige Kreislaufe
und Allianzen in der
Natur.
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Aus der Forderung der Kunststiftung NRW
mochte ich hier stellvertretend die Forschungsvor-
haben von zwei Kiinstler:innen-Duos vorstellen, die
Residenzen in der Akademie hatten:

Jana Kerima Stolzer & Lex Riitten:

»Scape of (E)motion«

Das Kiinstler:innen-Duo Jana Kerima Stolzer
und Lex Riitten erforscht in seiner Residenz »Scape
of (E)motion« das Verhiltnis von Natur, Kultur und
Technologie aus einer dezidiert nicht anthropozen-
trischen Perspektive. Pflanzen, Pilze, Mikroorganis-
men, myzelartige Geflechte, postindustrielle Land-
schaften (siehe Abb. 5): Sie werden zu Akteur:innen,
zu Erzdhler:innen, zu Protagonist:innen, die in VR,
in Installationen, in Texturen und Klidngen auftreten.

Die Frage lautet: Wie konnen wir uns als
Publikum empathisch gegeniiber dem Leben in
unserer Umwelt verhalten, wenn wir es nicht mehr
als Hintergrund fiir menschliches Handeln, son-
dern als komplexes Geflecht eigenstindiger
Akteur:innen, die Komplizenschaften bilden, ver-
stehen? Welche Rolle spielen dabei die von Men-
schen gesetzten Definitionen von Natur, Zeit und
Bewusstsein? Und wie lasst sich die Perspektive
eines nicht menschlichen Organismus iiberhaupt
erfahrbar machen, sinnlich, performativ, nicht nur
diskursiv?

Fithrende Theoretiker:innen und Forscher:in-
nen, wie etwa die Wissenschaftshistorikerin Donna
Haraway, die Anthropologin Anna Lowenhaupt
Tsing oder der Biologe Merlin Sheldrake verhandeln
solche nicht menschlichen (»more than humanc)
Perspektiven.

VR wird hier nicht als Technikspielerei ver-
wendet, sondern als notwendige Erweiterung der
Wahrnehmungsrdume. In einem Land, das einst
Kohlegruben und Stahlwerke baute, um die Erde
auszubeuten, erzdhlt dieses Projekt von einer ande-
ren Art, mit Materie und Umwelt in Beziehung zu
treten. NRW wird zum Setting eines postindustriellen,
spekulativen »more than human«Theaters.

VR Dance Club: »We Are in This Together«

Noch einmal anders setzt »VR Dance Club« des
medienchoreografischen Duos von Anna-Carolin
Weber und Tobias Kopka an. Unter dem Titel »We
Are in This Together — Neue Empfindungen fiir
Remote-Audiences in VR- und Tanz-Performances«
widmen sich die Beteiligten der Frage, wie sich
raumlich getrennte Zuschauer:innen nicht nur
zuschalten, sondern tatsichlich ins Geschehen ein-
greifen konnen. Die Pandemie hat deutlich gezeigt,
wie unbefriedigend es ist, klassische Theaterauffiih-
rungen einfach nur ins Netz zu streamen. Der Live-
Moment verflacht zum Video, der Publikumsraum
16st sich in Vereinzelung auf.

Weber und Kopka nutzen Erkenntnisse aus
dem Gaming, dem Interaktionsdesign und der
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06. und 07.

In »[EOL]. End

of Life« (2024)
schickte das oster-
reichische Regie-
duo Darum sein
Publikum mittels
VR-Brille in eine
virtuelle Ruinen-
landschaft. Das
Publikum war ein-
geladen, lber den
Fortbestand eines
fiktiven »Meta-
verse 1.0« zu ent-
scheiden.

08.

(Folgeseiten)
»QOracle« vom
Dailes Theatre
Latvia. Regie:
tukasz Twarkowski.
Premiere bei der
Ruhrtriennale
2025.
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Choreografie, um einen anderen Weg zu gehen. Ein
Remote-Publikum? wird ermichtigt, aus der Ferne
beispielsweise per Smartphone oder Laptop durch
eigene Eingaben, Bewegungen oder Entscheidungen
direkten Einfluss auf die Performance zu nehmen:
Tempo, Raumkonstellationen, Begegnungen, Span-
nungspunkte. Im Teilprojekt »Press X to Push Dan-
cers off Stage« wird ausprobiert, wie weit diese Ein-
flussnahme gehen kann, ohne den Abend im Chaos
enden zu lassen. Die Grenze zwischen Zuschauer:in
und Performer:in wird durchléssig.

Tina Lorenz beschreibt eine dhnliche Logik,
wenn sie argumentiert, dass es keinen Sinn hat, in
VR einfach nur ein Theatergebdude nachzubauen, in
dem Avatare auf virtuellen Stithlen sitzen. Das sei
blof die Nacherzihlung einer Form, nicht ihres
Kerns. Als sie mit ihrem Team in Augsburg das
»Elektrotheater, eine Bithne ftir das Metaverse, kon-
zipierte, haben sie nicht Architektur imitiert, son-
dern beim Wesentlichen angefangen: bei den Rollen.

Was machen Publikum, Spieler:innen und
Techniker:innen, welche Beziehungen, welche
Blickachsen, welche Verantwortungsketten ent-
stehen aus diesen Konstellationen? Anhand solcher
Fragen wurde eine Infrastruktur entwickelt, »die
alles kann, was ein Theater auch kann, ohne so aus-
zusehen, wie ein Theater normalerweise aussieht«
(Lorenz).

»We Are in This Together« geht in die gleiche
Richtung: Der digitale Raum ist keine Verlingerung
des Gebidudes, sondern eine neue Bithne, in der die
Mechanik von Theater neu gedacht werden muss.

»Oracle« bei der Ruhrtriennale

Neben den expliziten Laborprojekten entstehen
in NRW auch groflformatige Produktionen, die KI,
Digitalitit und Theaterasthetik miteinander ver-
schranken, wie zum Beispiel die von der Kunststif-
tung NRW geforderte multimediale Bithnenarbeit
»Oracle« — eine Koproduktion des lettischen Daile-
Theaters aus Riga mit der Ruhrtriennale 2025. Sie
nimmt die KI-Frage beim Wort.

Der Mathematiker, Informatiker und Logiker
Alan Turing hat bereits 1950 in seinem berithm-
ten Text »Computing Machinery and Intelligence«
die Frage gestellt: »"Konnen Maschinen denken?«
Ausgehend von dieser Abhandlung untersucht
Regisseur Lukasz Twarkowski die Moglichkeiten
und Grenzen des Theaters als Medium im Zeitalter
maschineller Intelligenz. »Oracle« ist der zweite Teil
einer Trilogie, die von Wissenschaft, KI und Quan-
tenphysik inspiriert ist; sie verbindet Live-Spiel,
Video, Echtzeitverarbeitung, digitale Doppelginger,
algorithmische Strukturen.

Hier geht es nicht darum, KI als Effekt in die
Inszenierung einzubinden, sondern darum, das
Verhiltnis von menschlicher und maschineller
Akteur:innenschaft auf der Bithne selbst zu ver-
handeln. Wer spricht, wenn eine Stimme durch ein
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Modell verfremdet ist? Wer trifft Entscheidungen,
wenn Abliufe teilweise von Algorithmen gesteuert
werden? Wie verdndert sich unsere Vorstellung
von Verantwortung, wenn ein Teil der Szene von
Systemen generiert wird, die wir nicht mehr im
Detail durchschauen?

Technisch hochkomplexe, prizise ausgearbei-
tete Biihnenproduktionen erfordern spezi-
fische Voraussetzungen: ausreichende finan-
zielle Ressourcen, interdisziplinire Teams,
technologisches Know-how, verlissliche In-
frastrukturen und vor allem Zeit fiir Entwick-
lung, Erprobung und Scheitern.

Dass solche Arbeiten nur an wenigen Orten
realisiert werden konnen, ist weniger Ausdruck
von Exklusivitat als vielmehr ein Hinweis auf die
strukturellen Anforderungen, die diese Formen von
Theater stellen. Labore, Residenzformate und for-
schungsorientierte Produktionszusammenhinge
tibernehmen hier eine zentrale Funktion: nicht als
Produktionsmaschinen, sondern als Wegbereiter
fir Qualifizierung und Professionalisierung. Sie
schaffen Bedingungen, unter denen sich kiinst-
lerische, technische und organisatorische Kompe-
tenzen langfristig entwickeln und miteinander ver-
zahnen lassen — als Voraussetzung fiir ein Theater
der Gegenwart, das auf zukiinftige dsthetische und
technologische Herausforderungen vorbereitet ist.

Von der Kiinstlichen zur

Kiinstlerischen Intelligenz

Im Umfeld maschineller Verfahren taucht
derzeit ein neues Schlagwort auf: Kiinstlerische
Intelligenz.

Zum Teil ist es eine ironische Antwort auf die
Kiinstliche Intelligenz, zum Teil der Versuch, den
spezifischen Beitrag der Kunst im Diskurs um KI zu
markieren. Kiinstlerische Intelligenz setzt sich aus
verschiedenen Fihigkeiten zusammen: Ambivalen-
zen auszuhalten, Atmosphiren zu erzeugen, Wider-
spriiche produktiv zu machen, Kérper, Riume, Bilder,
Klinge, Erzdhlungen in Resonanz zu bringen.

In der KI-Forschung geht es oft um Vorhersage,
Mustererkennung, Effizienz. In der Kunst geht es
eher um Offnung, Irritation, Mehrdeutigkeit. Beide
Formen von Intelligenz treffen sich, wenn generati-
ve Modelle, etwa fiir Text, Bild oder Klang, in kiinst-
lerischen Kontexten eingesetzt werden. Spannend
wird es dort, wo Kiinstlerische Intelligenz die Syste-
me nicht nur verwendet, sondern befragt.

Neugier, Fehlerkultur und der

Sisyphos des Mittelbaus

An diesem Punkt kommt erneut Tina Lorenz
ins Spiel. Sie schreibt: »"Wir miissen gar nix — aufler
neugierig sein.«® In einer Kultur, die von Forderlo-
giken, Strategiepapieren, Digitalisierungsagenden









und Leistungsdruck tiberformt ist, ist das fast ein
radikaler Satz. Neugier bedeutet, nicht aus Angst
vor dem Riickstand zu handeln (»alle anderen sind
schon im letzten Drittel des Marathons, und ich
suche noch die Laufschuhe«), sondern aus Lust am
Experiment.

Lorenz plddiert fur eine Fehlerkultur, die einer
lernenden Institution entspricht. War ein Projekt zu
komplex? Hat die Infrastruktur nicht gereicht? Das
sind keine Griinde, digitale Wege zu meiden, sondern
Griinde, den nichsten Schritt besser zu planen und
an der Zuschneidung zu arbeiten. »Das einzige
Projekt, das nicht erfolgreich ist, ist jenes, welches
nie versucht wurde, schreibt sie.

Gleichzeitig beschreibt sie sehr deutlich den
»Berge, gegen den viele Digitalprojekte im Mittelbau
von Kulturinstitutionen anrollen: fehlendes WLAN
auf Probebiihnen, keine Zeitkontingente fiir Weiter-
bildung, veraltete Verwaltungsprozesse, unterfi-
nanzierte Kommunikationsabteilungen, fehlende
Hardware. Sisyphos, der seinen Stein immer wieder
den Berg hinaufrollt, sei ein schlechtes Role Model,
meint Lorenz. »Diesen Berg von Biirokratie, Hin-
dernissen und fehlender Infrastruktur abzutragen
ist nicht unser Job im Mittelbau der Betriebe. Ab-
raumen miissen den die Chefetage und die Politik.«
Automatisierung, so ihre zugespitzte These, sei
Mitarbeiter:innen-Fiirsorge. Wenn Workflows ent-
lastet, redundante Tétigkeiten reduziert, Informati-
onen zuginglich gemacht werden, bleibt Raum fiir
das, was Menschen besonders gut konnen: kreative,
soziale, komplexe Aufgaben.

Fiir das Labor NRW bedeutet das: Es reicht
nicht, KI-Projekte und digitale Kunstvorhaben zu
fordern. Es braucht begleitende Investitionen in
digitale Infrastruktur, in Personal, in Aus- und Wei-
terbildung, in die Modernisierung der Verwaltungs-
prozesse. Ernst gemeinte Digitalitit beginnt nicht
auf der Bithne, sondern in der Gesamtstruktur einer
Institution.

Risiken, Chancen und die

Verantwortung des Labors

Natiirlich birgt die Verbindung von Kunst und
Kiinstlicher Intelligenz erhebliche Risiken. Viele
der derzeit genutzten KI-Systeme basieren auf pro-
prietdren Plattformen grofler Technologieunterneh-
men, deren Funktionsweise, Geschiftsinteressen
und Entscheidungslogiken fiir Nutzer:innen kaum
einsehbar sind. Hinzu kommt die Blackbox-Prob-
lematik: Die internen Entscheidungsprozesse vieler
KI-Modelle sind selbst fiir Expert:innen nicht voll-
standig nachvollziehbar. Problematisch ist zudem,
dass KI-Systeme bestehende gesellschaftliche Bias
und Diskriminierungen oft nicht nur abbilden,
sondern verstirken, da sie mit historischen Daten-
sdtzen trainiert werden, in denen diese Ungleich-
heiten bereits eingeschrieben sind. Schlielich stellt
sich auch die Frage, wie mit den energetischen und
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okologischen Kosten grofler Rechenprozesse um-
zugehen ist. Der Betrieb und das Training komple-
xer Modelle erfordern erhebliche Ressourcen und
stehen in direktem Zusammenhang mit globalen
Nachhaltigkeitsdebatten. Es wire fatal, diese Aspekte
als blof3e technische Nebensichlichkeiten abzutun;
sie betreffen kiinstlerische Praxis ebenso wie insti-
tutionelle Verantwortung.

Gerade darin liegt aber eine Chance: Theater
kann zu einem der Orte werden, an dem diese
Fragen offentlich verhandelt werden, nicht nur in
Podiumsdiskussionen, sondern in dsthetischen
Verfahren. Ein Theaterabend kann die Blackbox
erfahrbar machen: als Unsicherheit, als Glitch, als
plotzliche Eigenlogik eines Systems, das sich nicht
in den dramaturgischen Plan fiigen will. Eine Per-
formance kann die Machtverhiltnisse in Datensitzen
sichtbar machen: Wer kommt vor, wer nicht? Wessen
Stimmen werden verstirkt, wessen ausgelassen?
Eine installative Arbeit kann die Energiefrage
thematisieren, indem sie ihre eigene Materialitit,
Kabel, Liifter, Gerdusche, nicht versteckt, sondern
ausstellt.

NRW ist mit seiner besonderen Konstellation
aus einer experimentierfreudigen freien Szene,
einer dichten Landschaft institutioneller Theater
und Festivals, forschungsstarken Hochschulen so-
wie vielfiltigen kulturpolitischen Akteur:innen ein
geeigneter Raum fiir solche Entwicklungen. In den
vergangenen Jahren sind durch unterschiedliche
Initiativen auf Landes- und kommunaler Ebene,
Strukturen entstanden, in denen kiinstlerische Ex-
perimente nicht isoliert bleiben miissen. In dieser
Struktur liegt die Moglichkeit, Erfahrungen zu tei-
len, Wissen weiterzugeben und Impulse zu setzen,
die tiber einzelne Projekte hinauswirken.

09.

Das Kiinstler:innen-
Duo Nina Maria
Stemberger und Birk
Schmithusen (Artes-
Mobiles) arbeitete in
»Merging Entities«
(2022) mit verschie-
denen Sensoren,

die von einem
maschinellen Lern-
system in korrelative
Beziehung zu Moving-
heads, Projektionen
und Sound gesetzt
werden, um dadurch
ein komplexes Inter-
aktionsverhaltnis

Zu erzeugen.



105

Ausblick: Feuer im digitalen Raum

Am Ende lohnt sich der Blick zuriick zum Anfang:
Zur Feuerstelle, an der Menschen sich Geschichten
erzdhlen. Man konnte sagen: Auch damals war das
eine Form von Kiinstlerischer Intelligenz. Menschen
fanden eine gemeinsame Sprache fiir das, was sie
gerade erlebt hatten, und fiir das, was sie sich noch
nicht zu denken trauten. Sie taten das mit den Mitteln,
die sie hatten: Stimme, Korper, Raum und Feuer.

Heute sind zusitzliche Mittel hinzugekommen:
KI-Modelle, Robotik, VR-Headsets, Sensoranziige,
Game Engines, Netzwerke, Serverrdume, Streaming-
Plattformen. Und das Theater und die Kiinste haben
neue Formen zu den etablierten hinzugefiigt, den
Kanon der Mittel erweitert. Digitale und analoge
Formate stehen dabei in keinem Widerspruch: Es
geht nach wie vor darum, Bilder in den Kopfen der
Zuschauer:innen zu erzeugen, Riume der Begeg-
nung zu schaffen, Gedanken- und Gefiithlsraume
zu offnen, die auflerhalb des Theaters vielleicht
keinen Platz haben, also auch das zu verhandeln,
was Alexander Kerlin »Landschaften der nichsten
Gesellschaft«® nennt: Hier sind die Lebensrdume, in
denen der digitale Umbruch bereits zur Normalitit
geworden ist.

Vielleicht wird man in einigen Jahren auf diese
Zeit zuriickblicken und sagen: Das waren die Jahre,
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Marcus Lobbes, Autor, als Intendant der
Dortmunder Akademie fiir Theater und Digitalitat
ist er lokal, liberregional und international in
Vortrags- und Diskursformaten gefragt. Ein
wichtiges Anliegen ist ihm die Bildung und For-
derung von Netzwerken fiir die Darstellenden
Kiinste sowie die Vermittlung der kiinstlerischen
Forschungen in Korrespondenz zu neuesten
Technologien.”® Dariiber hinaus engagiert er sich
in Gremien, Kuratorien und Jurys, u. a. seit 2024
als Vizeprasident der Deutschen Akademie der
Darstellenden Kiinste sowie im Kuratorium des
Fonds Darstellende Kiinste.

Neben zahlreichen Einladungen und Aus-
zeichnungen ist er seit 2014 regelmaBig als
Gastdozent und Redner an Hochschulen und
Akademien im In- und Ausland tatig, darunter
die Akademie fiir Darstellende Kunst in Ludwigs-
burg, das Salzburger Mozarteum, die Hochschule
Mainz, die Ziiricher Hochschule fiir Darstellende
Kunst, die Robert Schumann Musikhochschule
in Dusseldorf sowie die Kunstuniversitat Graz.

Seit 1995 arbeitet er als Regisseur, Ausstatter
und Autor im Musik- und Sprechtheater. Seine
Schwerpunkte sind zeitgendssische Klassiker-
Umsetzungen sowie zahlreiche Ur- und Erstauf-
flihrungen an renommierten Theatern in mittler-

in denen das Theater gelernt hat, den digitalen
Raum als vierten Raum ernst zu nehmen, nicht
als Simulation seiner Gebdude, sondern als eigen-
standige Biihne. Die Jahre, in denen sich eine
Kiinstlerische Intelligenz herausgebildet hat, die
sich mit Kiinstlicher Intelligenz nicht verwechselt,
sondern mit ihr ins Gesprach kommt.

Und vielleicht sitzen wir dann wieder, ganz
altmodisch, in einem physisch geteilten Raum,
das Licht geht aus, eine Geschichte beginnt, und
irgendwo im Hintergrund laufen, leise summend,
Maschinen. Das Feuer hat die Form gewechselt.

Aber es brennt.

1_ Der Begriff »Skene« (griech.
oknvr)) bezeichnet im antiken grie-
chischen Theater urspriinglich ein
Biihnenhaus hinter der Orchestra,
das als Hintergrund fiir das Spiel
diente. Zugleich verweist der Begriff
auf die raumliche und konzeptuelle
Trennung zwischen Spielraum und
Darstellungsebene und bildet damit
eine frithe Grundlage fiir theatrale
Inszenierungs- und lllusionsprak-
tiken.

2_ Tina Lorenz ist Dramaturgin,
Kuratorin und Expertin fur digitale
Theaterformen. Sie leitet das Hertz-
lab am ZKM | Zentrum fiir Kunst
und Medien in Karlsruhe, wo sie zu
kiinstlerischer Forschung, digitalen
Narrativen und technologischen
Praktiken an der Schnittstelle von
Kunst und Gesellschaft arbeitet.
(https://zkm.de/de/hertzlab).

3_ https://www.kultur-b-digital.de/
digitale-kultur/impulse/ein-mara-
thon-kein-sprint-das-augsburger-
digitaltheater-in-der-verstetigung/

4_ Deus ex Machina: Bezeichnung
flir eine dramaturgische Technik des
antiken Theaters, bei der eine Gott-
heit mittels Biihnenmaschine in das
Biihnengeschehen eingreift.

5_ Felix Stalder ist Kultur- und
Medientheoretiker mit Schwerpunkt
auf Digitalisierung, Commons und
Netzwerkgesellschaft. (Q: Wikipe-
dia, https://de.wikipedia.org/wiki/
Felix_Stalder).

6_ Alexander Kerlin ist Dramaturg
und Autor und derzeit Chefdrama-
turg am Schauspiel KéIn. Zuvor war
er u. a. an Theatern in Dortmund
und Wien tatig und arbeitet zu zeit-
gendssischen Theaterformen sowie
institutionellen und kulturpoliti-
schen Fragestellungen.

7_ Douglas Rushkoff ist US-ameri-
kanischer Medientheoretiker, Autor
und Hochschullehrer. Er gilt als
einer der einflussreichsten Kritiker
der digitalen Gegenwartskultur und
untersucht die Auswirkungen von
Technologie, Okonomie und Medien
auf Gesellschaft, Demokratie und
individuelles Handeln.

weile Uber 80 Produktionen. 2026 kuratiert er
den »Ring des Nibelungen« bei den Bayreuther
Festspielen zum 150-jahrigen Jubilaum.

8_ https://www.isbn.de/

9_ https://nachtkritik.de/recherche-
debatte/debatte-um-die-zukunft-
des-stadttheaters-xvii

10_ Dirk Baecker ist Soziologe und
einer der wichtigsten Vertreter der
Systemtheorie. In seinen Arbeiten
untersucht er den Zusammenhang
von Gesellschaft, Medien, Organi-
sationen und Kultur und prégte mit
dem Begriff der »nachsten Gesell-
schaft« eine einflussreiche Diagnose
der durch digitale Technologien
gepragten Gegenwart.

11_ Dirk Baecker: Studien zur
nachsten Gesellschaft. Frankfurt
am Main: Suhrkamp, 2007.

12_ https://www.kulturstiftung-
des-bundes.de/de/projekte/trans-
formation_und_zukunft/detail/
kultur_digital.html

13_ https://ars.electronica.art/
news/en/

14_ https://experimenta.org/
15_ https://falling-walls.com/

16_ https://berlinscienceweek.
com/de

17_ Ein Remote-Publikum bezeich-
net Personen, die eine Veranstaltung
nicht vor Ort, sondern aus der Ferne
Uber digitale Endgeréte und Kanéle
verfolgen, etwa bei Webinaren,
Online-Konferenzen oder virtuellen
Workshops.

18_ https://www.kultur-b-digital.de/
digitale-kultur/impulse/ein-mara-
thon-kein-sprint-das-augsburger-
digitaltheater-in-der-verstetigung/

19_ Seit 2026 ist die Akademie
Geschéftsstelle des neu gegriin-
deten »K3 Kl.Kunst.Kultur - NRW
Kompetenznetzwerks«, das den
Umgang mit Kiinstlicher Intelligenz
im Kunst- und Kulturbereich in
Nordrhein-Westfalen strukturiert,
qualifiziert und vernetzt. https://
nachtkritik.de/recherche-debatte/
debatte-um-die-zukunft-des-
stadttheaters-xvii
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Festivals

Asphalt Festival
Internationale Theater- u.
Tanzproduktionen
Diisseldorf

140.000 Euro

Impulse Festival fiir
Performance, Theater & Tanz
Post-West

Milheim a.d. Ruhr, Kdln,
Diisseldorf

160.000 Euro

Moovy Tanzfilmfestival
Symposium Digitalitat,
Demokratie & Kultur im
Deutschen Tanzarchiv
Koln

20.000 Euro

Move! - Krefelder Tage
fiir modernen Tanz
Move!_Extended
40.000 Euro

Ruhrtriennale

tukasz Twarkowski, Anka Herbut u.

Dailes Theatre Latvia
Oracle

Duisburg

100.000 Euro

Sommerblut Kulturfestival
Elbers/Zhukov
Democratic Playground
Koln

19.500 Euro

Performing Arts

Kiinstler:innen
und Kompanien

Armada GbR
Mopscom
18.000 Euro

Liza Baliasnaja
Shield Is a Weapon
20.000 Euro

Marie-Zoe Buchholz
Mawu Lisa
35.000 Euro

CocoonDance Company
Choreia - ein PolyBallett
25.000 Euro

Deufert & Plischke
Ballroom Bliss 2025-2026
60.000 Euro

DIN A 13 Tanzcompany
Dance Spaces:
Tanzdokumentarfilm

zum 30-jahrigen Jubildum
40.000 Euro

Echtzeit-Theater
Fiesta
20.000 Euro

Fetter Fisch -
Performance | Theater
Demokratissimo
10.000 Euro

Fringe Ensemble
Garten des Widerstands
20.000 Euro

Angie Hiesl + Roland Kaiser
No-Go
30.000 Euro

Thomas Lehmen
Gotterdialoge (AT)
10.000 Euro

Ligna
Cityrama 3
10.000 Euro

Fang Yun Lo/Polymer DMT
Water Falls
20.000 Euro

Ryutaro Mimura
Train Train 3/3
14.000 Euro

Mouvoir

Indien-Tournee der Produktion
Hello to Emptiness

8.000 Euro

Mythen der Moderne
Psst! Das Spiel der Erinnerungen
30.000 Euro



Overhead Project
Beasts & Bodies
20.000 Euro

Polar Publik

Unbreak! - Aufbriiche
in die Vers6hnung
25.000 Euro

Sanfte Arbeit
A Change Is As Good As a Rest
22.000 Euro

Richard Siegal/Ballet
of Difference
50.000 Euro

Subbotnik
Showdown
20.000 Euro

Tanzrauschen e. V.

Werkschau und Publikation Mark
Sieczkarek

Paths through My Garden

23.000 Euro

Julio César Iglesias Ungo
Wolves at Dawn
18.000 Euro

Stipendien

Asii

Die Suche nach dem Loch
in der Oberflache

15.000 Euro

Fanti Baum
Rudern: Im Verlaufe der
Nacht keine Bewegung
54.000 Euro

Billinger & Schulz
Salsa tanzen und erforschen -
15.000 Euro

Marie-Zoe Buchholz
Yovo Yovo
15.000 Euro

Foérderungen

Crybaby

Agora Baixou o Sol /

Jetzt senkt sich die Sonne
15.000 Euro

Culture Unlimited

Der Tanz der Zukunft:
Utopien, Strategien u.
Konzepte fiir digitale Kiinste
25.000 Euro

Hicran Demir

When | Saw You at the
Flower Passage
15.000 Euro

Frieda Frost
Motions of the Floor
35.000 Euro

Montserrat Gardo Castillo u.
Petr Hastik

Embodied Liminality

14.000 Euro

Hannah Hofmann
| Put a Spell on You
15.000 Euro

Marlene Helling
Akteur:innen im Tiefseebergbau
15.000 Euro

Michael Maurissens
The One And the Many
15.000 Euro

Dominik Meder
God Mode
34.000 Euro

MFK Bochum

Silent Highway -
Arbeit an der Baustelle
25.000 Euro

Elisa Miiller, Jonas Leifert 108
u. Sina-Marie Schneller

Rekontextualisierung des

Strukturwandels

durch Kunst und Kultur

im Ruhrgebiet

18.000 Euro

Solomon Quaynoo
Ghana Must Go -

Im Schatten der Wunden
22.000 Euro

Rotterdam Presenta
Earth Level Thinking
30.000 Euro

Jana Kerima Stolzer
u. Lex Ritten
Scape of (E)motion
50.000 Euro

Emanuele Soavi Incompany
The Cloud Appreciation
25.000 Euro

Willie Stark
Exotiques
25.000 Euro

Naoko Tanaka
Zeichnung als Akt und
ihre Performativitat
15.000 Euro

Theaterkollektiv Pierre.Vers
Goldstiick
20.000 Euro

Rosi Ulrich
Die Kunst der Gebarde
14.000 Euro

Maria Vogt
Binary Wilderness
18.000 Euro

Anna-Carolin Weber u.
Tobias Kopka

We Are in This Together
50.000 Euro

2.965.820



Performing Arts

109 Produktionsstatten Publikationen Initiativen

FFT Diisseldorf Theater im Depot Dortmund Christoph-Schlingensief-

The Floor Is Yours! Festival Beyond Gravity u. Fellowship 2025

85.000 Euro Symposien 1u. 2,2022-2025 Exzellenzstipendium
43.300 Euro 14.000 Euro

PACT Zollverein

Green Cycles 2026-2027 Fellowship-Programm

72.000 Euro Residenzstipendien Werkstatt der Kiinste und
Atelier Galata, Istanbul Wissenschaften 2025
Ringlokschuppen Ruhr 180.000 Euro

Miilheim a.d. Ruhr Negar Foroughanfar

Was tun am Ende der Differenz? 4.200 Euro Pina Bausch Fellowship

17.000 Euro for Dance and
Gustavo Gomes Choreography 2025
Schauspielhaus Bochum 4.200 Euro 90.000 Euro

The Future Is Ours!/

Die Zukunft sind wir! Omar Guadarrama u. Publikationsreihe

100.000 Euro Pia Alena Wagner Postdramatisches
8.400 Euro Theater in Portraits

Schlosstheater Moers Bénde 13-15

Der Bau von Franz Kafka. Alexander Verlag

Topographie eines Dilemmas 78.000 Euro

24.000 Euro

Tanzhaus NRW Diisseldorf

Achtsame Weitergaben

75.000 Euro

Theater im Pumpenhaus
We All Started There
Jubildums-Spielzeit

40 Jahre Theater im
Pumpenhaus Miinster
80.000 Euro

Theater Miinster u.
LWL-Museum fiir

Kunst und Kultur Miinster
Anouk van Dijk
Inside/Out:

An Attachment Piece -
To a Museum

57.220 Euro

Theater Oberhausen
Memory of Things:

Das Theater Oberhausen
von 1933-1945

12.000 Euro

Bewilligte Mittel der Kunststiftung NRW im
Bereich Performing Arts fiir das Forderjahr 2025.
Beschlussjahr ist nicht gleich Kalenderjahr.
Redaktionsschluss: Januar 2026.

EUro
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Eine lkone

Ankaufe

der Kunst des 21. Jahrhunderts
fur die Sammlung des
Museums Folkwang in Essen

Mit der Erwerbung von Katharina Fritschs »Hahn und Podest« (2013/2019)

konnte das Museum Folkwang seine Sammlung um ein zentrales
Werk der Kunst des 21. Jahrhunderts erweitern. Die zweiteilige, fast

vier Meter hohe Plastik gehort zu den priagnantesten skulpturalen Werken

der Bildhauerin Katharina Fritsch und fithrt auf einzigartige Weise eine
Vielzahl der fiir sie charakteristischen Themen und kiinstlerischen
Methoden zusammen. von Peter Gorschliiter

Die Werke von Katharina Fritsch (*1956 in Essen)
zdhlen heute zu den international bedeutendsten
Positionen der zeitgenossischen Skulptur. Im Jahr
2022 wurde sie auf der Biennale di Venezia mit dem
Goldenen Lowen fiir ihr Lebenswerk ausgezeichnet.
Katharina Fritsch lebt und arbeitet in Diisseldorf
und Wuppertal.

Thr Werk wurde wiederholt in groféen mono-
grafischen Ausstellungen gezeigt, u.a. 2001 in der
Tate Modern in London, 2009 im Kunsthaus Ziirich
sowie 2016 im Museum Folkwang und in der Villa
Hiigel, Essen. 1995 vertrat sie Deutschland auf der
Biennale di Venezia. Trotz ihrer weltweit anerkann-
ten Bedeutung befinden sich nur wenige ihrer
Hauptwerke in deutschen Museumssammlungen.
International ist sie u.a. in den Sammlungen des
MoMA in New York sowie im Schaulager Basel mit
grof¥formatigen Werken vertreten.

Katharina Fritschs figurative Plastiken l6sen die
Grenzen zwischen dem Gewohnlichen und dem
Absonderlichen oder Unheimlichen auf, rithren
an kulturell tief verwurzelten Triumen und Alp-
triumen, erinnern an religiose Mythen, Fabeln und
Mairchen und wecken Kindheitserinnerungen.

Im Jahr 2013 schuf Katharina Fritsch »Hahn/
Cocke, die iberdimensionale Plastik eines leuchtend
blauen Hahns. Sie entstand als Auftragsarbeit des
Fourth-Plinth-Programme fiir den Trafalgar Square
in London.

In der 2019 konzipierten Fassung des Wer-
kes fiir den musealen Raum »Hahn und Podest«
(2013/2019) stellt Katharina Fritsch ihren ikonischen
blauen Hahn auf einen hohen ovalen Sockel. Zu-
sammen ragen die beiden Objekte fast vier Meter in
die Hohe: der tiefblaue Hahn mit seinem wuchtigen
Gefieder aus handgeschliffenem Polyesterguss misst
215 Zentimeter und das hellgriine Stahlpodest 160
Zentimeter. Zum Charakter ihres Hahns bemerkte
die Kiinstlerin humorvoll: »Er muss sensibel und ein
klein wenig schwach aussehen. Er hat diese Federn,
die wie ein Springbrunnen explodieren, und das hat
etwas Freudiges und Stolzes; keine einfache Form,
sehr kompliziert ... und fast ein wenig barock.«

Ratte, Maus und Hahn zéhlen zu den Tiermoti-
ven, die Fritsch auf absonderliche Weise vergrofSert
hat. Die starke VergrofSerung der Tierfigur spielt bei
Katharina Fritsch eine besondere Rolle, da es aus-
schliefllich Tiere sind, die in ihrem Werk zu Riesen
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01. und 02.

Die Enthillung
von Katharina
Fritschs »Hahn
und Podest« fand
im Marz 2026 im
Museum Folkwang
statt.

ihrer eigenen »natiirlichen« Form werden und den
Menschen schrumpfen lassen: »Hahn und Podest«
(2013/2019, 375 cm), »Muschel« (2016/2020, 283

cm), »Rattenkonig« (1992, 280 cm) und »Mann und
Mausc« (1991, 240 cm). Fritschs erste grofe Tierfigur
auf einem Podest war »Elefant« (1987, 160 cm). Wie
bei allen Arbeiten Fritschs besteht auch bei dieser
Skulptur eine Gleichzeitigkeit der natiirlichen Form
und der falschen Farbe.

Mit Blick auf ihre frithen monumentalen Arbei-
ten »Elefant« (1987), »Tischgesellschaft« (19088, MMK
Frankfurt) und »Rattenkonig« (1993, Schaulager Ba-
sel) kann »Hahn und Podest« zu den wichtigsten Ar-
beiten im Spatwerk der Kiinstlerin gezahlt werden.
Sie wurde bisher noch nie in Europa gezeigt.

Das Museum Folkwang verfolgt das Ziel, seine
Sammlung um herausragende Werke der Kunst des
20. und 21. Jahrhunderts zu erweitern. Hierbei soll der
Anteil weiblicher Positionen in der Sammlung ausge-
baut werden. Ausdruck dieser Strategie sind in jiingster
Zeit u.a. der Erwerb bedeutender Werke von Katharina
Sieverding, Candice Breitz oder Nancy Spero.

Katharina Fritschs Werke wurden 2016 in einer
monografischen Ausstellung in Essen prasentiert,

Forderbeispiel / Visuelle Kunst

die das Museum Folkwang in Zusammenarbeit mit
der Kulturstiftung Ruhr/Villa Hiigel realisierte. Aus
der Ausstellung wurden die zusammengehorigen
Werke »1. Gartenskulptur (Torso)« und »1. Postkar-
te (Essen)« von 2005 erworben. Der Ankauf einer
grof¥formatigen Skulptur der Kiinstlerin konnte
zum damaligen Zeitpunkt nicht realisiert werden.
Die Erwerbung von »Hahn und Podest« hat dieses
Desiderat erfiillt.

Katharina Fritsch (1956) gehort zu

den bedeutendsten Positionen der
zeitgenodssischen Skulptur. Die Klinst-
lerin etablierte sich friih als Teil einer
neuen Tendenz in der europdischen
Bildhauerei. lIhre figurativen Plastiken
|6sen die Grenzen zwischen dem
Gewdhnlichen und dem Absonderlichen
oder Unheimlichen auf, rithren an kulturell
tief verwurzelten Traumen und Albtrau-
men, erinnern an religiése Mythen,
Fabeln und Marchen und erwecken
Kindheitserinnerungen.
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Ankauf einer
Beethoven-Handschrift flir das
Beethoven-Haus Bonn

Mit Unterstiitzung der Kunststiftung NRW, der Kulturstiftung der
Linder und weiterer Partner konnte das Beethoven-Haus Bonn Ende
2024 eine aullergewOhnliche Erwerbung realisieren: das Autograph
des 4. Satzes aus dem Streichquartett op. 130, »Alla danza tedesca« —
wohl die letzte bedeutende Beethoven-Handschrift in

Privatbesitz. von lulia Ronge

Am Sonntagmorgen des 23. April 1893 konnte der
aufmerksame Wiener diese Annonce in der Neuen
Freien Presse lesen:

»Wir erhalten folgende Zuschrift: Es diirfte
fiir Sie die Mittheilung nicht ohne Interesse sein,
daf$ es mir gelungen ist, innerhalb Jahresfrist eine
Sammlung sehr bedeutender Manuscripte von
Beethoven kauflich zu erwerben, welche theils
bereits im Auslande sich befanden, theils ins Aus-
land verkauft werden sollten. Die Sammlung wird
gebildet durch die Manuscripte zu folgenden Wer-
ken: Waldstein-Sonate, op. 53, fiir Clavier; Pastoral-
Sonate, op. 28, fiir Clavier; Violoncell-Sonate,
op. 69, 1. Satz; Coriolan-Ouverture, op. 62, Partitur;
Streichquartett, C-dur, op. 59; Sieben Bagatellen
fiir Clavier, op. 33, componirt 1782 [recte: 1801/2];
Liederkreis: »An die ferne Geliebtes, op. 98; Streich-
quartett, op. 130, Alla danza tedescas; Streichquar-
tett, op. 135, 1. Satz (das letzte Werke des Meisters).
Wenngleich diese Sammlung in meinem Privat-
besitze sich befindet, so bin ich selbstverstindlich
bereit, die Besichtigung dieser Manuscripte jedem
wahren Kunstfreunde zu gestatten. Mit vorziig-
licher Hochachtung Dr. Steger, Wien, I., Gonzaga-
Gasse Nr. 14.«

Heinrich Steger (1854-1929) war Rechtsanwalt
und einer der bekanntesten Strafverteidiger in
Wien. Schon zu seiner Schulzeit fiel er durch seine
grofle Musikalitdt und Redegewandtheit auf, die ihn

im Verlauf seines Berufslebens berithmt machen
sollte. Mit seinen duflerst pointierten Plidoyers
filllte er die Gerichtssile und gewann zahlreiche
aufsehenerregende Prozesse.

Ein Nachruf beschreibt Stegers Wesen:

»Dr. Heinrich Steger war eine einmalige Erscheinung.
Die Orgel, die in seinem Innern brauste, war das
Geschopf seiner Musikalitit, sie war ohne seine
Liebe fiir die Welt Beethovens gar nicht vorstell-
bar. Dr. Heinrich Steger reprisentierte die seltene
Mischung eines Juristen und eines Kiinstlers; diese
beinahe nie vorkommende Verbindung schuf den
groflen Redner, dessen Gedankenstrom silbern, wie
von einem unsichtbaren Mond beschienen, dahin-
flof3. Keiner vor ihm, keiner nach ihm: diese rheto-
rische Wirkung versinkt mit der Personlichkeit, die
sie erzeugte.«

Steger war ein begabter Pianist — abgesehen
von Beethoven schitzte er besonders Schumann,
Mendelssohn und Chopin —und engagierte sich in
der Direktion der Gesellschaft der Musikfreunde in
Wien. Eine weitere Leidenschaft war das Sammeln
von Kunst und Autographen. Um seine Beetho-
venmanuskripte einer potenziellen Offentlichkeit
angemessen prasentieren zu konnen, liefd er sie in
jeweils unterschiedlich farbigen Seidensamt binden
und mit Messingbeschldgen, Emaille und Glasper-
len verzieren. Auch etliche Beethoven-Briefe gehor-
ten der Sammlung an.
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1904 bot Steger dem Verein Beethoven-Haus
in Bonn seine Beethoven-Autographe zum Kauf an
und betonte, »dafi sie in eine Hand, in das Beetho-
ven-Haus gelange, wohin sie gehort«. Nach lingeren
Verhandlungen entschied sich der Verein fir den
Ankauf von drei Manuskripten, 1906 erwarb er
noch eine weitere Handschrift. Das Gesamtkon-
volut konnte man sich wegen eines »Uberflusses
an Geldmangel« nicht leisten. Steger trennte sich
nach und nach von seinen Autographen. Einige
gingen schon 1906 in den Antiquariatshandel, an-
dere iiberlief er wohl Privatleuten wie der Familie
Wittgenstein und der Familie Petschek. Alle Steger-
Handschriften landeten schlieflich doch im Beetho-
ven-Haus in Bonn. Drei kamen iiber die bedeutende

Feierliche Ubergabe der Beethoven-Partitur
an das Beethoven-Haus, Bonn, am 7. Januar
2025: Der Festakt wiirdigte die besondere
Bedeutung des Werks und seine dauerhafte
Bewahrung. Eine Aufzeichnung der Festrede
von Komponist Jérg Widmann gibt es hier. —

Forderbeispiel / Musik

Beethoven-Sammlung des Ziircher Arztes Hans
Conrad Bodmer 1956 ins Haus, zwei wurden spater
im Auktionshandel erworben.

2023 wurde die »Alla danza tedesca« dem
Beethoven-Haus aus Privatbesitz zum Kauf an-
geboten und zum Jahresende 2024 erworben. 120
Jahre nachdem Heinrich Steger seine Sammlung
dem Beethoven-Haus angeboten hatte, hat mit dem
Autograph des 4. Satzes aus dem Streichquartett
op. 130 nun auch das letzte Manuskript der Samm-
lung seinen Weg nach Bonn gefunden, wo Steger
sie fiir immer zu Hause wissen wollte, »weil ich [...]
glaube, dafd solche Schitze nicht in der Obsorge des
Privaten bleiben sollenc.
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Forderbeispiel / Musik

Originalmanuskript des 4. Satzes

(»Alla danza tedesca«) aus Ludwig

van Beethovens Streichquartett

B-Dur op. 130. Die eigenhéndige
Handschrift, entstanden 1825, befindet
sich seit 2025 im Beethoven-Haus Bonn
und erganzt dort die bedeutende
Sammlung zu Beethovens Spatwerk.



Morales Garcia,
»When Your Identity
Runs Away/How Far
Does Your Identity
Run?«, 2023






Forderbeispiel

Residence NRW* 120

Das Stipendienprogramm Residence NRW* richtet sich an Kiinstler:in-
nen aus dem Bereich der visuellen Gegenwartskunst. Es wird von der
Kunsthalle Miinster realisiert und entsteht in Zusammenarbeit mit
Kooperationspartner:innen wie der Kunsthalle Bielefeld, dem Kunst-
museum Gelsenkirchen, dem Clemens Sels Museum Neuss und

dem NAK — Neuer Aachener Kunstverein. Die Kiinstler:innen und
Kurator:innen erhalten die Moglichkeit, sich eng mit der Kunst- und
Kulturszene in NRW zu vernetzen. Sie konnen auflerdem eigene
Arbeiten weiterentwickeln und vor Ort prisentieren.

Abdoul Karim

Martens

links: »BILP (Because |

Love Painting)«, 2024
Kanade rechts: »Soft Eyes«, 2025
Hamawaki
oben: »Publikumsbefra-
gungg, 2023, Installations-
ansicht Kunstakademie
Dusseldorf
unten: aus der Werkreihe
»Kaufmann Anton Nordpol
Dora Emil Heinrich Martha
Wilhelm Ida Otto Berta
Richard Ludwig Ubermut
Samuel Friedrich«, 2025,
Installationsansicht Fuhr-
werkswaage, Kdln

oll

2 Maria Renee
i i o L Morales Garcia
Morales Garcia, »When

- e Your Identity Runs Away/
= e | How Far Does Your Identity
= 4 Run?c, 2023

—
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RHO

»Time Is the lllusion of
Solidity«, 2024, Land art
im Rahmen der Kiinstler-
residenz in »Los Angeles,
Glinsterode, Mai 2024

Die Stipendien fiir
bildende Kiinstler:innen
gingen an:

Kanade Hamawaki studierte
Freie Kunst, Buchkunst und Biihnenbild
an der Kunstakademie Diisseldorf. Sie
realisierte u.a. Projekte mit dem Verein
der Diisseldorfer Kiinstler, dem Kunst-
palast, dem Kunsthaus Oberhausen, der
Fuhrwerkswaage Koln sowie der Nakanojo
Biennale.

Abdoul Karim Martens
schloss 2024 sein Studium an der Kunst-
akademie Disseldorf ab.

Maria Renee Morales Garcia
studierte bis 2023 freie Kunst an der
Kunstakademie Miinster. Nach Abschluss
ihres Studiums war sie fiir ein sechsmo-
natiges Residenz-Stipendium an der Cité
Internationale des Arts in Paris. 2020
hatte sie ihre erste Einzelausstellung im
Wewerka Pavillon in Miinster.

RHO ist ein 2017 gegriindetes
dezentrales Kiinstler:innen-Kollektiv. Es
verzichtet in der Offentlichkeit auf per-
sonliche Eigennamen.

Stipendien & Residenzen

Die Stipendien fiir
Kurator:innen
gingen an:

Clara Maria Blasius studierte
Curatorial Studies an der Hochschule
fiir Bildende Kunst der Stadelschule und
der Goethe-Universitat in Frankfurt. Sie
arbeitet aktuell als kuratorische Assistenz
am Kunstverein fiir die Rheinlande und
Westfalen in Diisseldorf.

Anneliese Ostertag arbeitet
als Autorin, Kuratorin und Dramaturgin.
Sie studierte im Master Performance und
Choreografie an der Universitat GieBen
und Curatorial Studies an der Stadel-
schule Frankfurt. Sie ist Mitbegriinderin
und Co-Direktorin des Zentrums fir
Netzkunst und des Projektraums/rosa.

Antoine Simeao Schalk
arbeitet als Kurator. Er hat einen Master-
abschluss in Bildender Kunst der HEAD
in Genf und entwickelte kuratorische
Projekte im Migros Museum fiir Gegen-
wartskunst in Ziirich, dem La Rada in
Locarno, dem Urgent Paradise in Lausanne,
dem Arsenic in Lausanne und dem One
Gee in Fog in Genf.

Paula Thomaka ist Kuratorin
und Autorin. Sie schloss ihren Master
in Transdisziplinaritat in den Kiinsten an
der Zircher Hochschule der Kiinste ab.
Sie ist Teil des editorischen Teams beim
PW-Magazin. Zuvor war sie Assistenz-
kuratorin am Migros Museum fiir Gegen-
wartskunst in Zirich, der Stadtgalerie
Bern sowie der Performance-Plattform
Perrrformat in Zirich.



Forderbeispiel

Klnstler:innen aus Israel
zu Gast in Koln

Die Kunststiftung NRW vergibt in Kooperation mit dem Quartier am
Hafen in Koln jahrlich zwei Residenzstipendien an Kiinstler:innen aus
Israel. Das Programm ermdglicht ihnen mehrere Monate Aufenthalt in
Nordrhein-Westfalen, um neue Arbeiten zu entwickeln, Kontakte zu
kntipfen und die lokale Kunstszene kennenzulernen. Auch wenn der
Austausch nach Israel derzeit pausiert, bleibt das Programm ein wichtiger
Bestandteil der internationalen Forderarbeit der Stiftung. Zuletzt waren
die Kiinstlerinnen Omer Halperin und Karen Dolev zu Gast in Koln.

Omer Halperin

01.
»Tamar Ik,
2018

02.

2023

»Shizafong,
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03.
»Chameleon«, 2023,
Installationsansicht

Bezalel MFA Program,

Tel Aviv

04.

»Climate«, 2026,
Installationsansicht
Haifa Museum

of Art

Karen Dolev

= |
o
S
l\-l - -
=,

Omer Halperin, *1984, ist eine in Tel Aviv
lebende Kiinstlerin. Sie studierte an der Bezalel
Academy of Arts and Design in Jerusalem
und schloss dort sowohl ihren Bachelor of
Fine Arts als auch ihren Master of Fine Arts
mit Auszeichnung ab.

Halperins Arbeiten wurden in Einzel- und
Gruppenausstellungen in Institutionen und
Galerien gezeigt, darunter im Tel Aviv Mu-
seum of Art (2025), im Center for Contempo-
rary Art (CCA) Tel Aviv (2024, 2020), in der
Sommer Gallery, Tel Aviv (2022), im Jerusalem
Artists’ House (2022), im Sommer Salon,
Zirich (2021) sowie im Kélnischen Kunst-
verein (2021). Weitere Ausstellungsorte wa-
ren u.a. der Pavillon der Volksbiihne, Berlin
(2020), das MoBY - Museum of Bat Yam
(2018) und das Arad Contemporary Art Cen-
ter (2018).

lhre Arbeiten befinden sich in mehreren
offentlichen und privaten Sammlungen in
Israel und Europa. Halperin erhielt u.a. das
Stipendium der Rothschild Caesarea Founda-
tion (2017) sowie Férderungen der Rabinovich
Foundation for the Arts (2016, 2022).

Stipendien & Residenzen

L

Karen Dolev, *1994, Jerusalem, ist eine
bildende Kiinstlerin und lebt in Tel Aviv-Jaffa.
Sie studierte an der Bezalel Academy of Arts
and Design und schloss dort ihren Bachelor
of Fine Arts (Jerusalem, 2017) sowie ihren
Master of Fine Arts (Tel Aviv, 2023) ab. 2016
absolvierte sie im Rahmen eines Austausch-
programms einen Studienaufenthalt an der
Gerrit Rietveld Academie in Amsterdam.

Sie war mit ihren Arbeiten in zahlreichen Ein-
zel- und Gruppenausstellungen in Museen
und Galerien vertreten. Sie erhielt Férderun-
gen vom Outset Contemporary Art Fund Is-
rael, vom Mifal HaPais Council for the Culture
and Arts sowie von der Rabinovich Founda-
tion for the Arts. Ihre Arbeiten befinden sich
in der Sammlung des Tel Aviv Museum of Art
sowie in privaten Sammlungen in Israel und
im Ausland.

Ausgehend von einer Kultur visueller Uberfiil-
le greift sie Motive aus der New-Age-Asthetik
und der lkonografie der Popkultur auf. Dabei
arbeitet sie haufig mit Ordnungssystemen wie
Skalen, Diagrammen, Katalogen oder Spektren.
Im Zentrum ihrer Praxis steht die Zeichnung.
Mit weichen Pastellkreiden auf zartem Papier
entwickelt sie Bildrdume, die eine schweben-
de, beinahe dtherische Atmosphare entfalten.




Forderbeispiel

Istanbul-Stipendiatiinnen

im Forderjahr 2025

Mit dem Istanbul-Stipendium fordert die Kunststiftung NRW
Kiinstler:innen aus Literatur, Musik, Bildender Kunst und
Performing Arts im Rahmen von Arbeitsaufenthalten und
Residenzen. Das Programm bietet Raum fiir konzentriertes
Arbeiten, Recherche und internationalen Austausch.

Literatur

Dennis

Pfabe

ist gelernter Kaufmann im Einzel-
handel und studierte Medienkommunikation und
Journalismus. Er lebt und arbeitet in Bonn. 2018
erschien sein Debiitroman »Der Tag endet mit dem
Licht«. 2024 erhielt er den Deutschlandfunk-Preis
bei den 48. Tagen der deutschsprachigen Literatur
in Klagenfurt.

Gur

Helminger

schreibt Romane, Gedichte, fiir
Theater und Reisejournale. Fiir seine Arbeit erhielt
er u.a. den 3sat-Preis, den Dresdner Lyrikpreis,
den Gustav-Regler-Preis, den Prix Servais und den
Lyrikpreis Meran.

Julia
* von Lucadou

lebt als freie Autorin in Koln. Thr
Debiitroman »Die Hochhausspringerin« (2018) war
tir den Schweizer Buchpreis nominiert und wurde
mit dem Schweizer Literaturpreis ausgezeichnet.
Thr zweiter Roman »Tick Tack« erschien 2022 bei
Hanser Berlin.

Rasha

Khayat

lebt und schreibt in Essen. Thr erster
Roman »Weil wir langst woanders sind« erschien
2016. 2024 verédffentlichte sie ihren zweiten Roman
»Ich komme nicht zuriick». Zudem hostet sie den
feministischen Literaturpodcast »Fempire — der
Podcast tiber Frauen, die schreibenc.

%thaz
ost

lebt als freie Autorin und Literatur-
vermittlerin in Koln. Sie studierte Germanistik,
Komparatistik und Medienkulturanalyse. Thr
Debiitroman »ruh« erschien 2024 im Ecco Verlag.
Derzeit arbeitet sie an ihren zweiten Roman.

Ozlem

Ozgiil Diindar

veroffentliche 2018 den Gedichtband
»Gedanken Zerren«im Elif Verlag und ist Mitheraus-
geberin der 2019 im Verbrecher Verlag erschienen
Anthologie »Flexen. Flaneusen* schreiben Stadte.
Sie performt mit ihren Kollektiven Ministerium

fir Mitgefiihl und Kollektiv Flexen. Sie erhielt u.a.
den Kelag-Preis in Klagenfurt (2018) und den

Kaas & Kappes Kinder- und Jugenddramatiker:innen-
Preis (2024).
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Fabian
Neubauer
ist Musiker, Multiinstrumentalist und
Improvisator. Er arbeitet international an der Schnitt-
stelle von experimenteller Musik, Free Jazz, Noise,
Performancekunst und interdisziplindren Praktiken.

Francisco

C. Goldschmidt

ist freischaffender Komponist und
Kiinstlerischer Leiter des Kommas Ensembles.
Kennzeichnend fiir sein kompositorisches Schaffen
sind die interne Mehrstimmigkeit der Einzelstimmen,
die Arbeit mit Resonanzen und die dichte Verflech-
tung heimlicher Gesinge.

b -
i

Onder

Baloglu

ist ein deutsch-tiirkischer Violinist.
Er ist Solist, Kammermusiker, Konzertmeister und
Dozent. Mit seinem Orchester Les Essences sucht er
nach musikalischen Essenzen.

Ruth

Kemna

ist eine international tétige Bratschis-
tin, Performerin, Komponistin und Regisseurin. Thre
Arbeit bewegt sich an der Schnittstelle von zeit-
genossischer Musik, poetischem Aktivismus und
modernem Musiktheater.

Tomasz

Prasqual

ist Komponist, Klangarchitekt,
Dramaturg und Pianist. Seine transdisziplindren
Werke, die international aufgeftiihrt werden, verbin-
den Musik, Architektur, Wissenschaft, Theater und
Performance.

Stipendien & Residenzen

Performing Arts

Gomes

ist ein in Koln lebender Kiinstler.
In seiner Arbeit erforscht er die Komplexitit von
Minnlichkeit durch Performance, Choreografie
und multimedialer Praxis.

Foroughanfar

ist Dramaturgin, Kuratorin und
Performance-Kiinstlerin. Sie arbeitet zu postmi-
grantischen und partizipativen Asthetiken und
kuratiert Festivals sowie kollaborative Formate.

£ Qmar
)& Guadarrama Aguirre

ist interdisziplindrer Bithnenkiinstler
aus Mexiko. In seiner kiinstlerischen Forschung
setzt er sich mit Erinnerung und Migration in einem
zeitgendssischen, globalen Kontext auseinander.

qr
Pia Alena
w1 Wagner

ist Tanzerin, Schauspielerin und
Performerin aus dem Ruhrgebiet. Sie arbeitet inter-
national an eigenen Projekten sowie mit verschiede-
nen Kompanien der freien Theaterszene.




Visuelle Kunst

ist ein Architekt und Kiinstler aus
Wauppertal. Er arbeitet an der Schnittstelle von
Raum, Erinnerung und digitaler Erfassung.

Danila Lipatov und

Karen Zimmermann
studierten an der Kunsthochschule
fiir Medien Koln. Seit 2017 arbeiten sie gemeinsam
an Projekten der visueller Kunst, Performance und
des experimentellen Dokumentarfilms.

Galina

Dimitrova

lebt in Ko6ln. Sie studierte an der
Kunstakademie Diisseldorf bei Tal R. Ihre Arbeit
verbindet Zeichnungen und Texte zu Textil-Installa-
tionen, Collagen und Animationen. 2026 nimmt sie
an der Kochi-Muziris Biennale in Indien teil. Sie ist
Stipendiatin der Arthena Foundation, Diisseldorf.

Janis

S Lohrer
studierte Freie Kunst an der Kunst-

akademie Diisseldorf und ist Mitbegriinder des
Kunstraums Aura in Diisseldorf. 2025 wurde im
Neuen Aachener Kunstverein seine erste institutio-
nelle Einzelausstellung gezeigt. Er ist Stipendiat der
Arthena Foundation, Diisseldorf.

Margareta

BartelmeB

studierte an der Kunstakademie
Diisseldorf und ist als freie Kiinstlerin und Bithnen-
bildnerin titig. Thre Arbeit fokussiert sich auf digitale
Materialitit und Nachhaltigkeit.

Forderbeispiel

Mirjam

Falkensteiner

ist bildende Kiinstlerin. Sie lebt und
arbeitet in Diisseldorf und Siidtirol. In ihrer Arbeit
untersucht sie Darstellungsformen der Beziehung
zwischen Mensch, Raum und Objekt.

i Pablo
- | Schlumberger
lebt und arbeitet in Diisseldorf.
In seiner medieniibergreifenden Praxis beschiftigt
er sich mit Fragen von Reprisentation und Wahr-
nehmung.

imsek

lebt und arbeitet in Koln. Ihre Praxis
umfasst Film, Fotografie und Video-Installationen
und wird derzeit um die Malerei als zentrales
Medium erweitert. Sie studierte Kommunikations-
design mit Schwerpunkt Fotografie an der Hoch-
schule Diisseldorf und Medienkunst an der Kdlner
Kunsthochschule fiir Medien.

Walter

Solon

ist Kiinstler, Filmemacher, Sdnger
und Autor. Er studierte an der Kunsthochschule fiir
Medien Koln. Seine Arbeiten wurden u.a. im Art
Sonje Center (Stidkorea), Goethe-Institut Peking,
bei der Thessaloniki Biennale, beim Kurzfilmfes-
tival Oberhausen, bei der Videonale.parcours in
Bonn und im Haus der Kulturen der Welt in Berlin
gezeigt.

Die Istanbul-Aufenthalte sind nicht an das
Forderjahr 2025 gebunden.
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Aida
Rodriguez

Darion
Adams

Miguel
Bolanos

Mounir
Saeed

Sarah
Brahim

Pina Bausch
Fellowship

Zum zehnten Mal vergaben

die Kunststiftung NRW und

die Pina Bausch Foundation das
international ausgeschriebene
Pina Bausch Fellowship for
Dance and Choreography.

Stipendien & Residenzen

Das Fellowship ermdglicht den von einer interna-
tionalen Jury ausgewdhlten Stipendiat:innen eine
mehrmonatige Zusammenarbeit mit Kooperations-
partner:innen ihrer Wahl.

Hierdurch konnen sie neue tinzerische Aus-
drucksweisen kennenlernen, sich mit den Arbeits-
weisen von renommierten Choreograf:innen aus-
einandersetzen oder als Gast an einem Tanzinstitut
hospitieren. Dies soll dazu beitragen, das eigene
Bewegungsrepertoire zu erweitern und neue, indi-
viduelle Ausdrucksweisen zu finden.

Anlisslich des 10-jahrigen Jubildums findet
vom 22. bis 24. Mai 2026 im Pina Bausch Zentrum
Wuppertal ein »Ideenlabor zur Zukunft kiinst-
lerischer Praxis« mit zahlreichen internationalen
Gasten statt.

Die internationale Jury
2025/26

Adham Hafez Kurator, Historiker
und Kiinstler, Agypten)

Mamela Nyamza (Tanzerin,
Choreografin und Aktivistin, Stidafrika)

Padmini Chettur (Tanzerin und
Choreografin, Indien)

Die Fellows 2024/25 und ihre
Kooperationspartner:innen:

01. Aida Rodriguez (Venezuela) arbeitet
mit ihrem ebenfalls in Venezuela be-
heimateten Enkel, dem Tanzer und
Choreografen Miguel Alejandro Castillo
zusammen.

02. Darion Adams (Siidafrika) kooperiert
mit der Tanzerin und Choreografin Moya
Michael (Stidafrika).

03. Miguel Bolafios (Kolumbien) vertieft
seine choreografische Methode gemein-
sam mit dem Kiinstler und Forscher
David Pupiales (Kolumbien).

04. Mounir Saeed (Agypten) arbeitet mit
der Komponistin Rachel C. Walker (USA/
Deutschland) zusammen.

05. Sarah Brahim (Saudi-Arabien)
kooperiert mit der Bild- und Performance-
kiinstlerin Iréne Hultman (USA).


https://miguelalejandro.art/
https://darion-adams.mozellosite.com/
https://www.instagram.com/___moyamichael___/
https://www.instagram.com/___moyamichael___/
https://www.instagram.com/riozambo/profilecard/?igsh=MThjN3dlZzIzeDFhdg
https://macnammo.wixsite.com/mounirsaeed
https://www.instagram.com/sahrab/
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1.020.700 Euro

Arnsberg

602.167 Euro

Detmold

1.238.978 Euro

Minster

432.611 Euro

Sonstige

3.426.739 Euro

Dusseldorf

Die Kunststiftung NRW
erhalt ihre Fordermittel aus
den Ertréagen von WestLotto.
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Kdln 198

Bewilligt

Anzahl der eingereichten

Antrage an die Kunststiftung NRW
im Férderjahr 2025

insgesamt: 1.039

davon bewilligt insg.: 438
davon abgelehnt insg.: 601

Kdln 257

Abgelehnt

Statistik

Arnsberg 33
4 Detmold 19

Miinster 27
Sonstige 21

Diisseldorf 140

Arnsberg 31
Detmold 15

Minster 35
Sonstige 31

Diisseldorf 232



Statistik

132

Literatur

Anzahl

Arnsberg %?Z%ﬁte:gr 33.000 E uro

Anzahl

Detmold  Eorderter 250.167 Euro

Anzahl

Diisseldorf ornierss 458.000 Euro

Anzahl
Kol gelorderter 563.046 Euro

Anzahl

Minster  Eoorcerter 115.810 Euro

Anzahl

Sonstige  Eororderter 92.450 Euro

Anzahl

Bt Eoforcerter 1.512.473 Euro

Visuelle Kunst

Die Anzahl der geférderten Projekte

kann zum Teil von der Anzahl der ggfzéarzlerter
in den Zahlen & Fakten genannten t 268 900 E
Bewilligungen abweichen, da aus Arnsberg Projekte 12 . u ro

diesen beispielsweise mehrere
Teilprojekte entstanden sind.

Redaktionsschluss: Januar 2025 5 I OO
m Pr [ 286.5 Eu I O

Anzahl

Disseldorf Eorderte: 1.206.458 Euro

Anzahl

Ksln goforderter 1.135.184 Euro
Anzahl

Minster  Eoonterter 856.500 Euro

Anzahl

Sonstige  Eororderter 10.000 Euro

*inklusive der einzelnen
Projekte im Rahmen des Anzahl

ard gesamt ford
Forderprogramms bowilligt  Erodeter o 3.763.542 Euro
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Arnsberg

Detmold

Diisseldorf

Koln

Minster

Sonstige

Anzahl
geforderter
Projekte 6

Anzahl
geforderter
Projekte 3

Anzahl
geforderter
Projekte 32

Anzahl
geforderter
Projekte 87

Anzahl
geférderter
Projekte 5

Anzahl
geforderter
Projekte 12

Statistik

Musik
172.500 Euro
42100 Euro
561.081 Euro
1.624.614 Euro
77448 Euro
252.161 Euro

gesamt
bewilligt

Anzahl
geforderter
Projekte 145

Arnsberg

Detmold

2.729.904 Euro

Performing Arts

Anzahl
ford
ooty 546.300 Euro
Anzahl

fetoierer 23.400 Euro

Anzahl

Disseldorf Sorordertsr 1.201.200 Euro

Koln

Miunster

Sonstige

Anzahl
s 527.700 Euro
Anzahl
s 189.220 Euro

Anzahl

geforderter 78.000 Euro

gesamt
bewilligt

Anzahl

geforderter 2.565.820 Euro
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Seit 1989 stirkt die Kunststiftung NRW die
Kultur Nordrhein-Westfalens. Als grofSte
unabhingige Fordereinrichtung ermoglichen
wir es Kiinstler:innen und Institutionen der
Sparten Literatur, Musik, Performing Arts
und Visueller Kunst, ihre Ideen zu verwirk-
lichen. Unsere Forderung tragt zur Bewah-
rung von Kunst und Kultur des Landes bei.

Mit dem Blick auf Qualitit, Innovation
und interkulturellen Austausch setzen wir
gezielt Impulse, um die kulturellen Stimmen
Nordrhein-Westfalens national und interna-
tional horbar zu machen. Jedes Projekt wird
sorgfaltig gepriift, um wegweisende Ent-
wicklungen zu fordern.

Unsere Mittel stammen aus den Ertrdgen
von WestLotto. Seit unserer Griindung
konnten wir mehr als 10.000 Projekte und
Akteur:innen fordern, die den Kulturstand-
ort NRW einzigartig machen.



Kuratoriumsmitglieder 2025
Volkan Baran MdL

Claudia Baumhover
Verlegerin

Dr. Hartmut Beucker MdL

Prof. Julia Bolles-Wilson
Architektin

Lorenz Deutsch
Vorstandsvorsitzender
Kulturrat NRW

Yvonne Gebauer MdL
Staatsministerin a. D.

Prof. Florian Malzacher
Kurator und Autor

Dr. Pia Miiller-Tamm
Kunsthistorikerin

Kuratorium

Kuratoriumsvorsitzende

Hendrik Wiist MdL
Ministerprasident

des Landes NRW
Vorsitzender des Kuratoriums

Ina Brandes MdL

Ministerin fiir Kultur und
Wissenschaft des Landes NRW
Stellvertretende Vorsitzende
des Kuratoriums

Christina Osei MdL
Vorsitzende des

Ausschusses fiir Kultur
und Medien

Monika Schnetkamp
Unternehmerin und Griinderin
KAl 10 | Arthena Foundation,
Disseldorf

Heike Wermer MdL

Ansgar Wimmer
Vorstandsvorsitzender
Alfred-Toepfer-Stiftung,
Hamburg

Andrea Zietzschmann
Intendantin, Stiftung Berliner
Philharmoniker



Team

Das Vorgesprach zur
Kuratoriumssitzung
fand am 11. Juni
2025 statt.

Vorstand

Thomas Sternberg
Prisident

Andrea Firmenich
Generalsekretirin

Team

Jan Valk
Leiter Literatur

Csaba Kézér
Leiter Musik

Christine Peters
Leiterin Performing Arts

Jasmina Merz &
Dorothee Mosters
Leiterinnen Visuelle Kunst

Stefanie Nocker
Leiterin Vorstandsbiiro

Elisabeth Wurst
Sekretariat

Claudia Heuter
Vertragswesen

Carolin Knaust
Leiterin Verwaltung/
Finanzen

Daniela Rohde
Verwaltung/Finanzen

Kristina Schulze
Presse- und

Offentlichkeitsarbeit



S. 4: Annabelle Godeau, »Burnt, 2025, Ol auf Leinwand,
13 x 18 cm, © Annabelle Godeau; S. 7: Annabelle Godeau,
»Lighting up«, 2025, Ol auf Leinwand, 24 x 19 cm,

© Annabelle Godeau; S. 9: Hans-Peter Feldmann,

»Die Buste der Nofretete«, 2012, Gips, bemalt, 45 x 25 x
25 cm, Privatsammlung, Foto: Ludger Paffrath, © VG Bild-
Kunst, Bonn 2025; S. 11-16: Olaf Nicolai, »Ein ungedeu-
teter Traum ist wie ein ungelesener Brief«, Synagoge
Stommeln 2025, Fotos: Roman Mensing, © VG Bild-
Kunst, Bonn, 2025; S. 19: Lore Deutz, »Praxis der Orte ll«,
Jun.-Jul. 2025, Foto: Alwin Lay; S. 20-21: Jury Auftakt,
Fotos: Bozica Babic; S. 22 von oben nach unten: Alte
Tankstelle Deutz, »Under the Same Sky«, Ozkan Arslan,
Manuel Boden, Selma Giiltoprak, Olga Holzschuh, Cagla
Vera Kiligarslan, Toygun Ozdemir, Jul.-Aug. 2025, Foto:
Jan Gerngross; Artothek - Raum fiir junge Kunst, »On
Board Were the Twelve«, Vanja Smiljani¢, Sept.-Okt.
2025; Aura, »The Merest Hintg, Olga Holzschuh, Eleo-
nora Arnold, Romane Bladou, Mai-Jun. 2025, Foto:
Johannes Bendzulla; Bloom, Diisseldorf, obere Reihe
(links): Michiel Ceulers, »Fiir den, der uns im Fernsehen
lehrte, dass auch ein mondaner Stuhl ein skulpturales
Volumen ist/Maitre de chaise a la télévision (Donkey)«,
2025, Ol, Acryl, Glanzlack, Enkaustik und Dichtmasse
auf Leinen auf Keilrahmen und Holz, Foto: Tobia Brem-
beck, obere Reihe (rechts): Jessica Poon, »No Signal!

- Part 2/2 Hand Me the Control«, 2025, Mini-Spiel in
Kollaboration mit David Zubeck, untere Reihe (links):
Michiel Ceulers, »Consider the Lobster (Esprit Décor),
2025, Ol, Acryl, Glanzlack auf Leinen auf Holztafel, 42

x 48 cm, Foto: Tobias Brembeck, untere Reihe (rechts):
Jessica Poon, »SunsetSingers20250125_v02.world,
Jan.-Feb. 2025, Foto: Tobias Brembeck; S. 23 von oben
nach unten: Anna Rubin, »The Fates«, 2024, Video 4, 12
Min., 2024; Die Verabredung, »Exhibit A«, Jordan Strafer,
Asta Lynge u. Matilda Tjader, Chris Kraus, Tom Rosenberg,
Lawrence Andrews, Rebecca Ann Tess, Dez. 2024-Feb.
2025; FL®T$, Hans Bellmer, Mariechen Danz, Sabrina
Fritsch, »Human Tetris«, Sept.-Nov., 2025, obere Reihe
(links): Mariechen Danz, »Common Carrier Case (X Votive
Starmap/Hemisphere T-0)«, 2024/25, obere Reihe
(links): Mariechen Danz, »Half Lung (Fossil/Thermal
Halftime/Chest)«, 2018, Mariechen Danz, »Half Lung
(Fossil/Thermal Halftime/Back)«, 2018, untere Reihe
(links): Sabrina Fritsch, »Zya«, 2025, untere Reihe (rechts):
Mariechen Danz, »Half Lung (Fossil/Thermal Halftime/
Chest)«, 2018, Mariechen Danz, »Half Lung (Fossil/Ther-
mal Halftime/Back)«, 2018, Sabrina Fritsch, »Nude2«,
2024; Forderverein Aktuelle Kunst Miinster, Ausstel-
lungsansichten »Tolia Astakhishvili und Dylan Peir-

ce«, Nov. 2025, Foto: Christoph Koch; S. 24 von oben
nach unten: LinienstraBe, Ausstellungsansichten,

links: Josey Brett, Fabian Heitzhausen, Sara MacKillop,
Jul. 2025, Mitte: »There Is a Guy Standing in Front of a
Fan Reminiscing About the Past«, Rosa Aiello, The Hun,
Swan Lee, Suzan Pitt, lan Waelder, Quay Quinn Wolf,
Sept. 2025, rechts: Josey Brett, Fabian Heitzhausen,
Sara MacKillop, Jul. 2025; Lore Deutz, »Praxis der Orte
Il«, Jun. -Jul. 2025, Foto: Alwin Lay; Temporary Gallery,
Ausstellungsansichten, Sebastian Fritzsch, »Schlaf -
Portrait and Souvenirs«, Sept.-Nov. 2025, Foto: Mareika
Tocha. Von rechts nach links: Annabelle Agbo Godeau,
»Oysters«, 18 x 13 cm, Ol auf Leinwand, 2025, »Ashesk,
2025, 18 x 13 cm, Ol auf Leinwand, »Burnt«, 2025, 13 x 18 cm,
Ol auf Leinwand, »Lighning Up«, 2025, 24 x 19 cm, Ol auf
Leinwand; S. 25 von oben nach unten: Ya&l Kempf,

»If | Were a Doveg, 2025, Foto: Yaél Kempf; Cate Lartey,
»Black Archive Germany, obere Reihe: aus dem Familien-
album Fofie, 1991 und 1984, Diisseldorf, Ghana, aus

dem Familienalbum Brimah, 1960, 1961, 1963, Diisseldorf,
Ghana, untere Reihe: aus dem Familienalbum: Brimah,
1956, Diisseldorf, eingereicht von Jacquline Brimah, aus
dem Familienalbum: Adjei Manu, 1999, Kaéln, eingereicht
von Hildegard Alina Oehler, Ghana; Johannes Raimann,
»Sensor of Impact 04 (Wasser)«, 2025, Pigmentdruck
kaschiert, gerahmt, © 2025 Johannes Raimann, Dissel-
dorf, VG Bild-Kunst, Bonn, »Sensor of Impact 03 (Feuer),
2025, Pigmentprint kaschiert, gerahmt, © 2025 Johannes
Raimann, Diisseldorf, VG Bild-Kunst, Bonn, »Sensor of
Impact 02 (Riss)«, 2025, Pigmentprint kaschiert, gerahmt,
© 2025 Johannes Raimann, Dusseldorf, VG Bild-Kunst,
Bonn; Jihye Rhii, Lukas Langguth, Nara Bak, Dance of
Betrayal, Filmwerkstatt Diisseldorf, 2025, Foto: Juri Lochte;
S. 26 von oben nach unten: Anne Arndt, »Go West;

Yvo Cho, »Untitled«, 2025, 83 x 77 x 19 cm, Kupfer, Urin;
Sibylle Czichon, Ausstellungsansicht »Smear and Clean,
Kunsthaus Essen, Mérz- Apr. 2025, Foto: Dominik Antoni;
Damaris Kerkhoff, Installationsansicht Seven Eleven,
Byvier K&In, Jun.-Jul. 2025, »Zunge l«, 184 x 45 x 25 cm,
Gips, Kaninchendraht, »Zunge ll«, 175 x 55 x 26 cm,
Gips, Kaninchendraht, »Knick im Kartong, 154 x 34 x 13 cm,
Karton, Gips, 154 x 34 x 13 cm, Foto: Mareike Toch; S. 27
von oben nach unten: Paula Knaps, »Voyage dans le temps

Bildnachweis

- Reise durch die Zeit«; Gesa Kolb, links: »Doppelte
Wand« (Detail), 2025, Foto: Gesa Kolb, rechts: »Stiitze«,
2025, Foto: Gesa Kolb; Jieun Lim, links: »Method(act),
Part 1«, Ausstellungsansicht, NARS Foundation, New
York, USA, 2024, Foto: Jieun Lim, rechts: »Vapor -

Until Black Hair Turns Into Scallion Roots«, Ausstel-
lungsansicht, Gallery Ermes Ermes, Rom, Italien, 2023,
Foto: Luana Rigolli; Simon Mielke, links: »Untitled«,

100 x 80 cm, Acryl auf Leinwand, Foto: Simon Mielke,
rechts: »Untitled«, 70 x 40 cm; Renate Mihatsch, Re-
cherche, 3D-Vagina-Modelle von Tieren bereitgestellt
von Prof. Patricia Brennan (Mount Holyoke College),
entwickelt durch die National Science Foundation;

S. 28 von oben nach unten: Donja Nasseri, »Wow!

A Real Treasure«, 2025, Foto: Jana Buch; Cristina

Cott Negoescu, links: »Nominal Valueg, Arela Bohler, Diis-
seldorf, Mai 2025, Performer Eunbi Oh, Emma Rither,
Foto: Kai Werner Schmidt, rechts: »Sugar Coatingg,
Ausstellungsansicht, Zeit-Bilder. Erscheinungsformen
zeitbasierter Kunst, Kunsthaus NRW Koérnelimiinster,
Aachen, Okt. 2024-Feb. 2025, Foto: Carl Brunn; Yoora
Park, »Conditioning«, 2021, 110 x 20 x 60 cm, Ausstel-
lungsansicht, Scraps of the Untainted Sky, Stadtisches
Museum Wesel, 2021, Mitte: »Untitled«, 2025, 210 x 80 x
20 cm, Holz, Messing, Sound, Schaum, Ausstellungsan-
sicht, Parloir, Mailand, 2025, rechts: »If We Shadows
Have Offended l«, 2023, 120 x 120 cm, Ausstellungsan-
sicht, Artothek, Kéln, 2023; Paulina Rintsch, links:
»Keine Méngelnde Zartlichkeit«, 2025, Foto: Pauline
Rintsch, rechts: »Lack of Urgency, 2025, Foto: Pauline
Rintsch; Berit Schneidereit, links: Ausstellungsansicht,
»The Interstices of This Place«, G2, Kunsthalle Leipzig,
Jan.-Mai 2025, rechts: »Contact Light Wind«, 2025;

S. 29 von oben nach unten: Franca Scholz, rechts:

»Did You Ever Feel Like a Bag???«, Ausstellungsansicht,
Galerie Fiebach, Minninger, Kéln, Okt.-Nov. 2025, Foto:
Martin Pliddemann; »Radar«, eine Kooperation zwi-
schen LWL-Museum fiir Kunst und Kultur Miinster und
Westfélischer Kunstverein, Keeper, Okt. 2024-Feb. 2025,
Foto: Hanna Neander; Johanna Terhechte, »In Motion,
Recherche, Foto: Johanna Terhechte; Christoph Wie-
demann, »How To Inhabit a Dying City in a Lively Way,
Ausstellungsansicht, Bonner Kunstverein, Feb.-Apr.
2025; Simon Wienk-Borgert, »Curved Plane on Scaf-
fold«, 2025, 49 x 162 x 34 cm, Bleistift auf Schrankriick-
wand, Filzsronden, beschichtete Spanplatte, Theater-
latten, Dispersionsfarbe; Giulietta OckenfuB, Katalog
»Dialoge«, 2025, Foto: Laura Catania; S. 35: Jeanne
Eschert, Kindly Invited 2026, Foto: Heiwa Wong; S. 36:
Mentor:innen plus eins 2025, Foto: Carolin Saage; S. 39:

Hendrik Otremba und Pedro Goncalves Crescenti, Fotos:

Carolin Saage; S. 40: Martina Wunderer, Foto: Carolin
Saage; S. 41: Esra Canpalat, Foto: Bozica Babic; S. 42
oben: Olivia Wenzel, Foto: Carolin Saage, unten: Lisa
Tracy Michalik, Foto: Carolin Saage; S. 44: Daniela Seel,
Foto: Carolin Saage; S. 45: Miedya Mahmod, Foto:
Bozica Babic; S. 46-51: Straelener Ubersetzerpreis der
Kunststiftung NRW 2025, Fotos: Bozica Babic;

S. 52-55: Daniel Falb, Thomas-Kling-Poetikdozentur
2025, Fotos: Bozica Babic; S. 61: Manos Tsangaris,
»Close Up - Lontano 3«, 2025, Kolumba, KéIn, Foto:
Stefan Kraus; S. 62: Ensemble Consord, »Staatstheater«,
2024, Foto: Rebecca Kraemer; S. 65 oben: Ensemble
Consord, Foto: Ensemble Consord; S. 65 unten u. S. 67:
Ensemble Consord, »Staatstheater«, 2024, Foto: Rebecca
Kraemer; S. 68 links: Ensemble Consord, Foto: Ensem-
ble Consord; S. 68 rechts: Ensemble Consord, »Staats-
theater«, 2024, Foto: Rebecca Kraemer; S. 69: Ensemble
Consord, Fotos: Sophia Hegewald; S. 77: Ongoing Reali-
ties, »[esc]_A Modular Art Piece«, 2023, © Ongoing
Realities (Anna Nasstrém und Johan Bandholtz); S. 78 u.
S. 80: Anouk van Dijk, »Inside/Out, 2025, Ensemble
Tanz Minster, Foto: Kea Grone; S. 83 oben: »Water Study,
2025, Ensemble Tanz Miinster, Foto: Jubal Battisti, zwei-
tes Bild von oben: Arnold Genthe, »Anna Duncan am
Strand von Long Island, New Yorkg, 1919, 20x 28 cm;
Deutsches Tanzarchiv Kéln, drittes Bild von oben:
Elisabeth Schwartz, Foto: Camille Blake, unten: Carolee
Schneemann, »Meat Joy«, 1964 © Carolee Schneemann;
S. 84: Ei Arakawa-Nash, »Performance People (Octagon
for Miinster)«, 2019, Foto: LWL/Hanna Neander; S. 85
links: Rehearsal »Inside/Out« im LWL-Museum fiir Kunst
und Kultur, 2025, © Estate of Dan Graham, Foto: Kea
Grone; S. 85 rechts: Anouk van Dijk, »Inside/Outk, 2025,
Ensemble Tanz Miinster, Foto: Kea Grone; S. 86-89:
Anouk van Dijk, »Inside/Out«, 2025, Ensemble Tanz
Miinster, Fotos: Kea Grone; S. 90: Sasha Waltz, »Dialoge
09 - Neues Museumg, 2009 © Bernd Uhlig, Staatliche
Museen zu Berlin, Neues Museum, Museumsinsel
Berlin; S. 92: Laetitia Sonami, »Lady’s Glove IV«, Foto:
Hoekzema; S. 94: Modell des Deus ex Machina, KI-ge-
nerierte Reproduktion einer Zeichnung von T-Hines.
Quelle: Ancient Theatre Archive; S. 95: VR Dance Club,

»| Spy With My Little Eye - Duets for One Head and

Two Hands«, 2022, © Tobias Kopka; S. 97: Maximilian
Schweder, »Soundvision«, 2019, Foto: Birgit Hupfeld;

S. 99: Jana Kerima Stolzer und Lex Riitten, »hoehle1mus-
terlk« © Jana Kerima Stolzer und Lex Riitten, S. 100:
Darum, »[EOL]. End of Life«, 2024 © Darum; S. 102/103:
»Oracle«, Regie tukasz Twarkowski © Katrin Ribbe,
Ruhrtriennale 2025; S. 105: Artes Mobiles, »Merging
Entities«, Foto: Birgit Hupfeld; S. 111: Katharina Fritsch,
»Hahn und Podest«, 2013/2019, Polyester, Stahl, Farbe
375x200x200cm, Foto: Ivo Faber, © Katharina Fritsch,
Courtesy Matthew Marks Gallery, VG Bild-Kunst, Bonn
2024; S. 113: Raumansicht Katharina Fritsch, »Hahn
und Podestg, 2013/2019, Polyester, Stahl, Farbe, 375 x
200 x 200 cm, Foto: Ivo Faber, © VG Bild-Kunst, Bonn
2026, Museum Folkwang, Essen. Weitere Werke: Ger-
hard Richter, »Himmel«, 1978 © Gerhard Richter 2026
(06032026); Caspar David Friedrich, »Gebirgslandschaft
mit Regenbogen«, 1809/1810, Museum Folkwang, Essen;
S. 115: Festakt zur Ubergabe von Ludwig van Beethoven,
Streichquartett in B-Dur op. 130, 4. Satz, »Alla danza
tedesca« an das Beethoven-Haus, 2025, © Beethoven-
Haus Bonn, Fotos: Barbara Frommann; S. 116: Ludwig
van Beethoven, Streichquartett in B-Dur op. 130, 4.
Satz, »Alla danza tedesca«, Autograph, Prachteinband
aus farbigem Seidensamt mit Messingbeschlagen mit
Emaille und Glasperlen aus der Steger-Sammlung

© Beethoven-Haus Bonn, Lydia Ramos; S. 117: Ludwig
van Beethoven, Streichquartett in B-Dur op. 130, 4. Satz,
»Alla danza tedesca«, Autograph, 1. Notenseite © Beet-
hoven-Haus Bonn, Lydia Ramos; S. 119 und S. 120

unten rechts: Morales Garcia, »When Your Identity Runs
Away/How Far Does Your Identity Run?«, 2023, Raum-
installation mit Fragen auf Wénden, Boden und Decke,
2 fahrbare Skulpturen, Foto: Masako Kato; S. 120 linke
Spalte oben: Kanade Hamawaki, »Publikumsbefragungs,
2023, Installationsansicht Kunstakademie Dusseldorf,
Arbeiterin: Zihan Chen, Foto: Kanade Hamawaki, linke
Spalte unten: Aus der Werkreihe »Kaufmann Anton
Nordpol Dora Emil Heinrich Martha Wilhelm Ida Otto
Berta Richard Ludwig Ubermut Samuel Friedrich«, 2025,
Installationsansicht Fuhrwerkswaage, KolIn, Foto: Kana-
de Hamawaki; S. 120 rechts Spalte oben links: Abdoul
Karim Martens, »BILP (Because | Love Painting)«, 2024,
Pappmaché und Pigment, Holz, Ei-tempera, Foto: Jana
Buch, oben rechts: Abdoul Karim Martens, »Soft Eyes,
2025, Holz, Pappmaché und Pigment, Eitempera, Plas-
tilin, Pappe, Bauschaum, Foto: Mats Minnich; S. 121:
RHO, »Time Is the Illusion of Solidity«, Land Art im Rah-
men der Kiinstlerresidenz in »Los Angeles«, Glinsterode,
Mai 2024, Fotos: Nico Wefers; S. 122 links: Omer Halpe-
rin, »Tamar l«, 2018, Foto: Ishai Shapira Kalter, rechts:
Omer Halperin, »Shizafon«, 2023, Installationsansicht
CCA, Tel Aviv 2024, Foto: Liat Elbling; S. 123 links: Karen
Dolev, »Chameleon«, 2023, Installationsansicht Bezalel
MFA Programm, Tel Aviv, Foto: Daniel Hanoch, rechts:
Karen Dolev, »Climate«, 2026, Installationsansicht Haifa
Museum of Art; Foto: Eli Posner; S. 124 linke Spalte von
oben nach unten: Denis Pfabe, Foto: Allan Larsen; Guy
Helminger, Foto: Guy Helminger; Julia von Lucadou,
Foto: Guido Schiefer, rechte Spalte von oben nach
unten: Rasha Khayat, Foto: Daniel Sadrowski; Sehnaz
Dost, Foto: privat; Ozlem Ozgiil Diindar, Foto: Dirk Skiba;
S. 125 linke Spalte von oben nach unten: Fabian
Neubauer, Foto: Fabian Neubauer; Francisco C. Gold-
schmidt, Foto: Dario Scandura; Onder Baloglu, Foto:
Anna Tena; Ruth Kemna, Foto: Francesco Bellina;
Tomasz Prasqual, Foto: Bartek Barczyk, rechte Spalte
von oben nach unten: Gustavo Gomes, Foto: Ana
Lukenda; Negar Foroughanfar, Foto: Birgit Hupfeld;
Omar Guadarrama Aguirre, Foto: Jorg Groger; Pia Alena
Wagner, Foto: Jorg Groger; S. 126 linke Spalte von oben
nach unten: Burak Giiller, Foto: Philipp Czampiel; Danila
Lipatov und Karen Zimmermann, Foto: privat, Galina
Dimitrova, Foto: Petko Stoevski; Janis Lohrer, Foto:
Robert Schittko; Margareta BartelmeB, Foto: privat,
rechte Spalte von oben nach unten: Mirjam Falkensteiner,
Foto: Frederic Bahr; Pablo Schlumberger, Foto: privat;
Sirin Simsek: Foto: privat; Walter Solon, Foto: Mike
Anielewicz; S. 127 obere Reihe links: Aida Rodriguez,
Foto: Barbara Palffy, obere Reihe rechts: Aida Rodriguez,
Foto: Jenni Koller, zweite Reihe links: Darion Adams,
Foto: David Sessions, zweite Reihe rechts: Darion
Adams, Foto: Tania Vossgatter/Shifting Point Studio,
dritte Reihe links: Miguel Bolafios, Foto: Malva Varela,
dritte Reihe rechts: Miguel Bolafios, Foto: Jonathan
Silles, vierte Reihe links und rechts: Mounir Saeed, Foto:
Mounir Saeed, flinfte Reihe links: Sarah Brahim, Foto:
Artur Weber, flinfte Reihe rechts: Sarah Brahim, Foto:
Laurence Hills S. 137/141: Vorgespréch zur Kuratoriums-
sitzung, Kunststiftung NRW, Juni 2025, Fotos: Markus
Feger
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Diesem Magazin liegt
das Booklet »Spane« von
Jennifer Eckert bei.






Dieser Band zum Jahr 2025 der Kunststiftung NRW
versammelt Einblicke in unsere Forderung: von
Olaf Nicolais Arbeit in der Synagoge Stommeln
tiber ein Portrait des Musik-Ensembles Consord bis
zu aktuellen Fragen rund um Theater und Literatur
im Kontext Kiinstlicher Intelligenz. Die Mentor:in-
nen des »plus eins«-Programms berichten aus der
Zusammenarbeit mit ihren Mentees. Eine Uber-
sicht zu unserem Forderprogramm »Auftakt« fithrt
quer durch das Geschehen in der Visuellen Kunst
Nordrhein-Westfalens. Erganzt wird die Publikation
durch Zahlen, Fakten, Ankaufe und weitere Schlag-
lichter aus 2025.

Das diesjahrige Begleitheft stammt von der Autorin
und Kiinstlerin Jennifer Eckert.
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