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Grußwort

Abendland, das große Wort – es klingt nach 
langer Tradition, nach Vertrautheit, nach 
Sicherheit und Heimat. Und: Der Begriff 
zeigt sich unscharf umrissen, ähnlich wie 
sich die Baumwipfel des Thüringer Waldes 
im Morgennebel klarer Kontur entziehen.

Das Abendland ist Füllhorn, die Vorstellun-
gen vielgestaltig: Aufklärung, Toleranz, 
Modernität, aber auch Sehnsucht in ein 
begrenztes und vermeintlich besseres 
Gestern: All das soll, all das kann 
Abendland sein?  

Höchste Zeit, den Nebel zu lichten: Das 
Magazinprojekt „WHAT’S UP ABEND-
LAND“ befragt sieben renommierte Men-
schen aus der Kunstwelt nach ihren Vorstel-
lungen und Diagnosen zum Abendland und 
unternimmt den wichtigen Versuch, Licht 
und Klarheit in die Debatte zu bringen. 

Sehr gerne habe ich für dieses Projekt die 
Schirmherrschaft übernommen. Ich danke 
der Imaginata Jena für dieses überzeugen-
de Projekt, dem Landesprogramm für 
Demokratie, Toleranz und Weltoffenheit 
DENK BUNT und der Kunstsammlung 
Jena für die Unterstützung. Ganz beson-
ders danke ich dem Künstler Sebastian 
Jung für diese inspirierende Initiative.

Den Leserinnen und Lesern wünsche ich 
eine bereichernde Lektüre und anregenden  
Kunstgenuss.  

Prof. Dr. Benjamin-Immanuel Hoff 
Thüringer Minister für Kultur, Bundes- und 
Europaangelegenheiten



Einführung von Ella Falldorf

Auf der Suche nach  
den Werten der Aufklärung  
im „Abendland“
Was ist dieses „Abendland“, wieso löst es 
seit über 100 Jahren so heftige Debatten aus 
und warum gilt es von jeher als umkämpft 
und bedroht? Bereits 1918 beschwor Oswald 
Spengler den „Untergang des Abendlands“ 
und Joseph Goebbels hob dies 1943 in seiner 
berühmten Sportpalastrede als weiteres  
Argument für den totalen Krieg hervor: 
„Die europäischen Mächte stehen hier vor 
ihrer entscheidenden Lebensfrage. Das 
Abendland ist in Gefahr.“ Der Aufruf zu 
seiner Verteidigung scheint fest in der 
Tradition der Abendland-Rhetorik verankert 
zu sein. So griff die CDU den Begriff in den 
1950er Jahren im Kontext des Kalten Krieges 
wieder auf und nach der Jahrtausendwende 
entdeckten Rechtspopulisten wie Thilo 
Sarrazin, Jürgen Elsässer und nicht zuletzt 
die Patriotischen Europäer gegen die 
Islamisierung des Abendlands (kurz: 
PEGIDA) seine Anziehungskraft. Zu 
propagandistischen Zwecken wird der Begriff 
besonders in Abgrenzung zu allem „Fremden“ 
und vermeintlich „anderem“ verwendet. 
Gegen diese Bedrohung von außen sollen 
die „westlichen Werte“ verteidigt werden. In 
dem vorliegenden Magazin- und Kunstprojekt 
geht es Sebastian Jung nicht darum, den 
Abendland-Begriff zu rehabilitieren oder sich 

an Vorstellungen des „anderen“ abzuarbeiten. 
Stattdessen fragt er nach den jüdisch-
christlichen Fundamenten der abendländischen 
Tradition, also danach, worauf sich seine 
lautstarken Verteidiger*innen oftmals berufen.
Ein Bezugspunkt, der als einziger noch 
heute emanzipatorisches Potenzial zu bergen 
scheint, ist die Aufklärung. Doch die mit 
ihr verbundenen Werte von Freiheit und 
Gleichheit bilden einen unüberbrückbaren 
Widerspruch zu den Inhalten, die von 
PEGIDA & Co proklamiert werden. Der 
Untertitel des Magazins – „Magazin für 
ständige Aufklärung“ – fordert eine Besinnung 
auf genau diesen Aspekt, der auch den 
methodischen Ausgangspunkt von Jungs 
Arbeit bildet.

„Think-Tank“
 
Allein diese Überlegungen zeigen: Jungs 
Kunstverständnis ist von vornherein politisch 
und das gesamte Magazin ist daher nicht 
nur als künstlerische, sondern auch als poli-
tische Geste zu verstehen. In diesem Sinne 
besteht das erste Kapitel des Magazins aus 
einem Think-Tank, in dem einflussreiche 
Akteur*innen aus Kunst und Kultur zusam-
mengeführt werden. In kurzen Kommentaren 



Jung kehrt das Innerste der Menschen, ihre 
Emotionen, nach außen und entwickelt so eine 
Art visuelle Massenpsychologie.

„Alte Meister, Neue Bilder“
 
Sebastian Jungs Arbeit ist eine Suche nach Ur-
sprüngen. Nach der beinah dokumentarischen 
Skizzierung des Istzustands geht er zurück zu 
den „Alten Meistern“ – oder vielmehr ihren 
Werken in der Gemäldegalerie in Dresden, 
der Stadt, in der die rechten Protestwellen von 
PEGIDA ihren Ursprung haben. 
Im Kapitel „Alte Meister, Neue Bilder“ geht 
es um die Konfrontation mit Archetypen, der 
abendländischen Bildgeschichte einerseits und 
der modernen Massenkultur andererseits. Jung 
stellt Zeichnungen von altmeisterlichen, heute 
fest im Bildgedächtnis verankerten Gemälden 
zeitgenössischen Stockfotografien gegenüber. 
Diese Fotos, die für Werbezwecke massen-
haft produziert und über Lizenzen vertrieben 
werden, bilden mit strahlenden Primärfarben, 
ungebrochener Motivwelt und harmonischen 
Bildkompositionen einen starken Kontrast zu 
den Zeichnungen einerseits und den Gemälden 
ihrer Vorbilder andererseits. In diesen Gemäl-
den geht es um den Sündenfall, Entführungen 
und Märtyrertum. Es sind die Ikonen der 
christlich-abendländischen Bildtradition. Die 
Originale sind voll spannungsgeladener Ge-
walt, nackter Haut und Blut. Die Verbindung 
zwischen diesen gegensätzlichen Bildern wird 
wiederum durch eine Frage hergestellt, die 
die Betrachtenden nicht nur direkt anspricht, 
sondern auch auf sich selbst zurückwirft: In all 
diesen Fragen geht es um die Beziehung des 
modernen Subjekts zu seinen Eltern sowie um 

Möglichkeiten, selbstbestimmt zu handeln.
So beginnt das Kapitel mit einer Gegenüber-
stellung von Jungs Interpretation des Sünden-
falls (Adam und Eva neben dem Baum mit 
der Schlange) und einer Fotografie von einem 
älteren Paar in einer Küche – unter dem Foto 
die Frage: „Möchte ich etwas über meine 
Entstehung erfahren?“ Die Komposition er-
zeugt ein Unbehagen. Es wird ausgelöst durch 
die Vorstellung, mit den eigenen strahlenden 
Großeltern über Fortpflanzung zu sprechen, 
und durch den abstrahierenden Zeichenstil 
Jungs, der, ähnlich wie bei den Zeichnungen 
von Chemnitz, auch hier Gliedmaßen verzerrt 
und radikal überspitzt. Evas Körper ist domi-
niert von riesigen kreisrunden Brüsten, auf die 
Adam zu schielen scheint; Adam wiederum 
schiebt einen ausgeprägten Bierbauch nach 
vorn. Die keusch verhüllte Laszivität des 
Alten Testaments übersetzt Jung in pornogra-
fische Direktheit. Diese wird kontrastiert mit 
einem alten Paar, dessen Sexualität gesell-
schaftlich tabuisiert ist.
Die hier zitierten „Alten Meister“ bilden seit 
Jahrhunderten den Kompositionsmaßstab für 
die visuelle Kultur Europas. Deren ästheti-
sches Harmonieempfinden prägt selbst heute 
noch die Richtlinien der Stockfotografien. 
Doch was wurde aus der Bildwelt, die unsere 
Gesellschaft prägt? Wie konnte aus den viel-
schichtigen, spannungsgeladenen Komposi- 
tionen der „Alten Meister“ diese glatt gebügelte 
Welt der Stockfotografie entstehen?
Die Frage nach dem Umgang mit der abend-
ländischen Kultur ist auf individueller Ebene 
auch eine Frage nach der Emanzipation von 
den eigenen Eltern. In seinen Kompositionen 
parallelisiert Jung die Ablösung von den eige-

beziehen sie Position zur heutigen Kunstszene 
und loten aus ihrer Perspektive das Verhältnis 
von Kunst und Politik aus. Jung kreiert hier 
einen Dialog, ohne dass die Einzelpersonen 
die Beiträge ihrer Gegenüber kennen. Der 
Künstler tritt damit als unsichtbarer Moderator 
auf, der allen Beitragenden jeweils auf sie zu-
geschnittene Fragen stellt. Daraus entsteht ein 
weites Spektrum an Positionen, Erfahrungen 
und Beobachtungen. Dieses Spektrum spitzt 
der Künstler in den folgenden Kapiteln nach 
und nach zu, indem er mit künstlerischen Mit-
teln immer tiefergehende Fragen stellt – über 
den heutigen Zustand der „abendländischen“ 
Zivilisation und die Mehrdeutigkeit der darin 
verhandelten Werte.

„Besorgte Bürger“
 
Im Herbst 2018 war Sebastian Jung auf den 
Großdemonstrationen im sächsischen Chem-
nitz. Am 30. August dokumentierte er dort vor 
Ort wie im Wahn mit dem für ihn so charakte-
ristischen Zeichenstil seine Eindrücke. Beinah 
naiv wirken diese Bleistiftzeichnungen, die 
hier vollständig, einem Comicstrip ähnelnd, 
je zu viert auf einer Seite angeordnet sind. 
Anders als noch in seinem Projekt zu „Win-
zerla. Spurensuche im Schatten des NSU“ geht 
es hier nicht nur um den konkreten Ort, die 
Stadt Chemnitz oder die spezifische Situation 
im Spätsommer 2018, sondern um die bereits 
im Titel des Kapitels benannten „besorgten 
Bürger“. Jene Bürger*innen, die sich bedroht 
fühlen durch „Fremde“.
Sie werden zunächst als eine Masse mit weit 
aufgerissenen übergroßen Mündern gezeichnet 
– Münder, die teilweise die Grenzen der 

Gesichter überschreiten und entstellen. Sie 
stehen in Kontrast zu den Journalist*innen, 
deren Münder, dem Diktat der neutralen 
Berichterstattung entsprechend, mit einem 
schmalen horizontalen Strich geschlossen 
bleiben. Was die Demonstrierenden wollen, 
wird auf Schildern ausbuchstabiert: „Wende 
2.0“, ein „Märchen“. Nach einem Blick 
auf die mit Helmen, Schildern und Westen 
geschützten, anonymisierten Polizist*innen, 
blickt Jung genauer auf die Demonstrierenden. 
So sind die letzten drei Seiten des Kapitels 
dominiert von Einzelporträts. Zuerst erinnern 
sie an Karikaturen, aber es geht dem Künstler 
nicht darum, die individuellen Charakterzüge 
der dargestellten Personen einzufangen, 
sondern ihren Ausdruck zu abstrahieren. Es 
handelt sich folglich um eine Sammlung 
von (Stereo-)Typen, die auf detaillierten 
Beobachtungen basieren und Absurditäten 
mit einem Augenzwinkern herausstellen, 
ohne sie jedoch platt zu diffamieren. Tiefe 
Augenringe und stark nach unten gezogene 
Mundwinkel deuten auf Erschöpfung 
hin, auf Unzufriedenheit. Ungewöhnliche 
Körperproportionen werden verzerrt und 
überzogen. Die Zeichnungen zeugen in ihrer 
Hastigkeit und Masse von der Unmittelbarkeit 
der Produktion. Das festgehaltene Ereignis 
selbst – die Demonstration – ist ein 
Moment, in dem sich geballte aufgestaute 
Emotionen ungefiltert entladen. Dieses 
Moment spiegelt sich in der formalen 
Gestaltung der Zeichnungen wider. In ihrer 
unvoreingenommenen Expressivität vermögen 
sie es, Chaos und Wut durch sich kreuzende 
und mit hartem Stift vehement aufs Papier 
gesetzte Linien zu vermitteln. Sebastian 



hellblauen, gelben und hellrosa Flecken. Kopf 
und Rumpf sind angeschnitten. Seine tiefrote 
Zunge hängt aus dem Mund und große Bluts-
tropfen rinnen in derselben Farbe herunter. 
Am unteren Rand des Bildes ist ein Stumpf 
angedeutet mit einer ebenso blutroten Kante – 
die Stelle, an der das Wesen gerade zugebissen 
hat.
Andere Szenen sind näher an der menschli-
chen Erfahrungswelt orientiert: Auf einem 
Bild ist der krebsrote Rumpf eines korpulen-
ten Mannes zu erkennen. Kopf und Beine sind 
durch die Wahl des Bildausschnittes nicht 
sichtbar. Er steht im Profil mittig vor einer 
Landschaft, die wieder farbharmonisch ge-
staltet ist: leuchtend gelber Untergrund, zwei 
Grünstreifen am Horizont, ein babyblauer 
Himmel. Stilisierte Wolken in verschiedenen 
Farben umspielen den Mann in Vorder- und 
Hintergrund. In der Hand hält er einen Base-
ballschläger, von dem Blut tropft, Blut in 
derselben Farbe wie aus dem Mund des Tier-
wesens. Animalische und menschliche Gewalt 
werden vor unschuldigem Hintergrund kon-
trastiert. So wird der Fortschritt der Zivilisati-
on provozierend und fragend kommentiert.

Das Politische emotional  
begreifbar machen

Indem Jung den musealen Rahmen der Kunst-
ausstellung verlässt und sein Projekt dezentral 
verteilt, spricht er Menschen direkt an und dis-
tanziert sich von einem hierarchischen Kunst-
verständnis. Der Künstler bewahrt sich davor, 
vorschnelle Urteile zu fällen – sowohl über 
das Konzept des Abendlands als auch über 

seine Verteidiger*innen. Vielmehr sind für ihn 
Fragen nach den Fundamenten menschlicher 
Zivilisation und der immer wieder aufplatzen-
den Barbarei von Bedeutung. Sebastian Jung 
betrachtet „Kunst immer als absolut veranlagt 
im gesellschaftlichen Kontext“. Doch „erst 
wenn sie das Politische emotional begreift“ 
und den Gegenstand nicht mehr rein kognitiv 
zu fassen versucht, entwickelt sie ihre volle 
Sprengkraft. 
In seinen vorangegangenen Arbeiten setzte 
sich Jung mit den ostdeutschen Wiegen des 
Nationalsozialistischen Untergrunds (NSU) 
auseinander, mit Vorstellungen von Heimat 
und Geflüchteten sowie in „BEWEGUNG 
LIEBE“ mit den Möglichkeiten, Hass mit 
Liebe entgegenzutreten. Immer wieder be-
fragt er große gesellschaftspolitische Themen 
erfrischend grundlegend und schafft so einen 
Zugang, bei dem es letztlich um das Individu-
um geht. 
Nun diagnostiziert er, einhergehend mit dem 
politischen Klimawandel, auch eine kultu-
relle Veränderung – eine Veränderung, die 
zunehmend die Werte der Aufklärung infrage 
stellt. Doch wie in der formalen Gestaltung 
seiner Arbeit deutlich wird, geht es ihm nicht 
um eine kognitive Analyse der Verhältnisse. 
Stattdessen bedient er sich einer kindlichen 
Darstellungsweise und adaptiert das kindlich-
penetrante Nachfragen nach dem „Warum?“. 
So gelingt es ihm, einen emotionalen Zugang 
zu jenen Verhältnissen zu öffnen, die als ge-
setzt gelten. Das fast brutale, immer genauere 
Hinschauen, jenes immer weitere Nachfragen 
nach der Konstitution des Selbst in der Gesell-
schaft bricht er durch humoristische Kommen-
tare und groteske Kontrastierungen auf.

nen Eltern mit der Ablösung von Geschichte. 
Können wir uns jemals von unserer eigenen 
Herkunft befreien? Und wenn wir es könnten: 
Wären wir dadurch frei?

„Manifest“
 
In dem sich anschließenden Manifest ent-
wirft Jung ein Zwiegespräch zwischen einem 
Künstler und seinem Alter Ego. Neben dem 
abgedruckten Text sehen die Betrachtenden 
ein Video-Still auf einem Handybildschirm: 
Eine Frau schaut mit stechendem Blick direkt 
in die Kamera. Ruft man die entsprechende 
Internetseite auf, findet sich ein Selfie-Video, 
in dem die Schauspielerin Ella Gaiser in neu-
traler, fast monotoner Stimme diesen hoch 
emotionalen Text über die inneren Konflikte 
eines Künstlers vorträgt. In diesem Zwie-
gespräch geht es um die Zerrissenheit der 
Kunstschaffenden in der heutigen Kunstwelt 
– um die immer wiederkehrenden Spannungen 
zwischen Konformität und Innovationszwang, 
zwischen externen und internen Erwartungen. 
Die Widersprüche, denen sie ausgesetzt sind, 
werden im Satz „Wir haben uns auf den Ast 
gesetzt, an dem wir sägen müssten“ auf den 
Punkt gebracht. Es geht um den Kunstbetrieb 
und die Unmöglichkeit, in ihm zu bestehen, 
es geht um das Unbehagen mit der eigenen 
Plattform. 
Der letzte Teil des Manifests lässt sich als 
Metakommentar zu den bildnerischen Arbei-
ten Jungs lesen. Dadurch wird der für sich 
stehende Monolog wieder in den Kontext des 
Magazins eingebunden. Die Beschreibung des 
zermürbenden Schaffensprozesses und die da-
raus resultierende Unzufriedenheit übertragen 

sich auf die Lesenden. Das Manifest  
verbindet Reflexionen über künstlerische 
Darstellungstraditionen und die heutige  
Konsumwelt mit der Innenschau auf die  
psychoanalytische Dimension „westlicher 
Werte“, die sich im letzten Kapitel anschließt.

„Westliche Werte“ 
 
Das letzte Kapitel stellt ein weiteres Medium 
vor, das die Idee des gesamten Magazins 
noch einmal aufgreift und formal verdichtet. 
Einzelne Teile fügen sich zu einem Ganzen. 
Unter dem Titel „Westliche Werte“ präsentiert 
Sebastian Jung Collagen von Acrylgemälden. 
Wie schon die Zeichnungen muten auch diese 
Werke fast kindlich an. Mit ihren monochro-
men, aneinandergesetzten, klar umrissenen 
Farbflächen erinnern sie auf den ersten Blick 
an Kinderbuchillustrationen. Doch die Werke 
zeigen trotz ihrer strahlenden Farbigkeit  
keine heile Welt. Stattdessen prägen brennen-
de Autos, nackte Hintern und Fäkalien die 
Motivik; speiende Fantasiewesen, eine Zunge, 
die an einer Katze leckt, Pillenkonsum. Auch 
wenn Farben und Formen einer harmonischen 
Kinderwelt entnommen sind, entblößen sie in 
dem, was sie darstellen, tabuisierte, abjekte 
Momente der Psyche. Dieser Zoom-in auf die 
Innenwelt wird durch die Wahl des kleineren 
Bildausschnittes unterstrichen, der den Be-
trachtenden den Blick auf das große Ganze 
verwehrt. Die Ausschnitte sind stark narrativ, 
sie wirken, als seien sie Teil einer Geschichte. 
So ist beispielsweise, erneut in Manier einer 
Kindergeschichte, ein tierartiges Wesen zu 
erkennen, das durch seinen langen, gefleckten 
Hals an eine Giraffe erinnert. Es ist rosa mit 



Think-Tank
7 Texte

Die Autor*innen wurden unabhängig voneinander eingeladen, 
zu spezifischen Fragen einen Beitrag zu verfassen. In der 
gewählten Anordnung werden diese heterogenen Positionen 
miteinander kontrastiert. Manche Texte bewegen sich in 
konkreten Feldern, andere im Bereich des Abstrakten, und 
eröffnen so gemeinsam ein Spektrum an Möglichkeiten des 
Denkens und Handelns. 



Elke Buhr 

ist Kulturjournalistin und Kunstkritikerin und 
Chefredakteurin von Monopol  – das Magazin 
für Kunst und Leben. Sie lebt in Berlin. 

Dr. Frédéric Bußmann 

ist seit 2018 Generaldirektor der 
Chemnitzer Kunstsammlungen. In seiner 
Tätigkeit als Kunsthistoriker und Kurator 
legt er einen Fokus auf die Vermittlung 
gesellschaftsrelevanter Themen und Konflikte 
in und durch zeitgenössische Kunst.

Heinz-Norbert Jocks 
ist In- und Auslandkorrespondent von 
KUNSTFORUM International. Neben 
seinen Tätigkeiten als Journalist, Autor, 
Kunstkritiker, Ausstellungsmacher, Essayist 
und Publizist ist er zusammen mit Dominique 
Lucien Garaudel Mitbegründer des  
Meta-Kollektivs „The Collective Eye“.

Dr. Hanno Rauterberg 
ist stellvertretender Ressortleiter im Feuilleton 
der Zeit. 2018 veröffentlichte der Kunstkritiker 
und Autor das Buch Wie frei ist die Kunst? 
Der neue Kulturkampf und die Krise des 
Liberalismus im Suhrkamp Verlag.

Nicolaus Schafhausen 
ist Kurator und Kulturmanager. Aktuell 
verantwortet er das Ausstellungs- und 
Veranstaltungsprojekt  „Tell me about 
yesterday tomorrow“, das im Herbst 2019 
am NS-Dokumentationszentrum München 
eröffnet wird. Seit 2011 ist Nicolaus 
Schafhausen strategischer Direktor des 
Residenz- und Think-Tank-Programms 
von Fogo Island Arts, einer Initiative von 
Shorefast. Von Oktober 2012 bis März 2019 
leitete er die Kunsthalle Wien, die er aufgrund 
der nationalistischen Politik Österreichs 
verließ. 

Dr. Johanna Schwanberg 

ist Kunst- und Literaturwissenschaftlerin und 
seit 2013 Direktorin des Dom Museum Wien. 
Die von ihr kuratierte Ausstellung „Zeig mir 
deine Wunde“ ist bis 25. August 2019 zu 
sehen.

Dr. Barbara Steiner 

ist Kunsthistorikerin, Kuratorin, Autorin  
und Herausgeberin. Als Leiterin des 
Kunsthauses Graz beschäftigt sie sich mit 
den Einflüssen von Globalisierung und 
Ökonomisierung auf aktuelle Kunst- und 
Ausstellungspraktiken.

Autor*innen



Johanna Schwanberg

Die Kunst,  
verwundbar zu bleiben

Neue Mauern, Poller an frequentierten öffent-
lichen Orten, geschlossene Grenzen: Die 
heutige Gesellschaft ist stark darum bemüht, 
sich schützend abzugrenzen. In einer Zeit, 
in der die Möglichkeit eines terroristischen 
Angriffs in allen Köpfen präsent ist, erschei-
nen viele Phänomene als Bedrohung. Versuche 
des neuzeitlichen Menschen, Verwundungen 
zu vermeiden, stoßen an Grenzen und können 
sogar neue Verwundbarkeiten hervorbringen. 
Technologische Erfindungen, etwa, die das 
Leben sicherer zu machen scheinen, aber zu 
Umweltzerstörungen führen, die das Leben 
gefährden. Die Angst, verwundet zu werden, 
beziehungsweise Anstrengungen, sich gegen 
Verwundungen zu schützen, führen häufig zur 
Verwundung anderer, sodass es schwierig ist, 
von erlittenen oder potenziellen Verletzungen 
zu sprechen, ohne auch die Kehrseite der Me-
daille – nämlich die Fähigkeit des Menschen, 
zu verletzen – mitzudenken. 

Die Frage nach dem Umgang mit der Wunde 
– sich dagegen zu schützen oder sich der eige-
nen Verwundbarkeit zu öffnen, sie als Chance 
zu begreifen – ist daher ein Grundthema des 
Menschen und durch die gesamte abendlän-
dische Kunstgeschichte verfolgbar, ausgehend 
von der Veranschaulichung der Leidensge-
schichte Jesu. 

Auch in der Moderne stellt die Verwund-
barkeit ein Hauptmoment der Kunst dar: 
Vom Aufzeigen der Kriegsgräuel, etwa bei 
Francisco de Goya oder Käthe Kollwitz, bis 
zur Beschäftigung mit der Verletzlichkeit des 
eigenen Körpers, wie es bei Frida Kahlo oder 
Francis Bacon zu finden ist. Die Fragilität 
der menschlichen Existenz ist ein tragender 
Aspekt der Kunst nach 1945, der besonders ab 
dem Aufkommen performativer Kunstformen 
eine existentiellere Dimension bekommt. So 
erklären Künstler_innen wie Marina Abramo-
vic oder Günter Brus ihren eigenen Körper 
zum Medium, dem die Wunden, stellvertre-
tend für die Gesellschaft, zugefügt werden. 

Gerade die bildende Kunst hat mehr als alle 
anderen Medien die Möglichkeit, den Finger 
auf Wunden zu legen und die Betrachter_in-
nen zu sensibilisieren. Zugleich stellen viele 
Kunstwerke die Frage, ob ein Leben ohne 
Verwundbarkeit überhaupt erstrebenswert 
wäre? Macht die Fragilität des Lebens, die 
körperliche wie seelische Verletzlichkeit, 
nicht erst empfindsam für die Sinnlichkeit des 
Daseins, für Beziehungen, für die Schönheit 
des Augenblicks? 



Nicolaus Schafhausen

Keine Provokation  
um der Provokation willen

Es erscheint mir ein wesentliches Mittel zu 
sein sich gegen die Entsolidarisierung, welche 
die momentane Situation von Politik und 
Kultur mit sich bringt zu positionieren. Meiner 
Ansicht nach ist unsere Erwartungshaltung 
gegenüber der Politik und Kultur zu einer 
Selbstbeherrschung geworden. Ich denke zum 
Beispiel an den italienischen Filmregisseur, 
Dichter und Publizisten Pier Paolo Pasoli-
ni (1922 – 1975), der einmal gesagt hat die 
Wahre Antidemokratie ist die Massenkultur.¹ 
Kunst sollte aus einer Notwendigkeit heraus 
entstehen! Wenn Kunst uns helfen soll, die 
Welt zu erschließen; dann muss sie auch das 
behandeln, wovor sich Menschen fürchten. Die 
Ergründung des Verhältnisses künstlerischer 
und kuratorischer Tätigkeit zur Welt ist keine 
Frage unter anderen. Es ist irritierend und 
unbequem, denn impliziert oder explizit führt 
es immer dazu, dass wir uns einem Problem 
stellen müssen, mit dem wir uns lieber nicht 
befassen würden: dem Problem des Werts, der 
Bedeutung und Tätigkeit, der wir unser Leben 
widmen. Die Welt ist so komplex geworden, 
dass sie sich nicht mehr vereinfachen lässt. 
Jede Wirkung scheint von ihren mannigfachen 
möglichen Ursachen getrennt zu sein; jeder 
Versuch eine Synthese, eines vereinheitlichen 
Bildes, erweist sich als unzureichend.  

Ich wünsche mir von Kuratoren und Künstlern, 
dass diese sich eigenständig positionieren und 
denken, sowie ein allseitiges Bewusstsein 
dafür, dass die Errungenschaften unserer Zeit 
bedroht sind. Von unserem Verhalten wird 
es abhängen - wir müssen die Kultur mit der 
Gesellschaft konfrontieren. Keine Provokation 
um der Provokation willen, sondern eine genau 
durchdachte und leidenschaftlich formulierte 
Parteinahme für die bedrohte Kultur. Solche 
Momente wünsche ich mir, und ihre Beach-
tung, Anschläge des Denkens, gewaltfrei, er-
hellende Blitze von Empathie, Intelligenz und 
Klage. Denn die Klage war in der Geschichte 
immer das erste Mittel, um gesellschaftliche 
Probleme zu erfassen und damit auf Verände-
rungen hinzuwirken.

_____
1	  Hans Ulrich Reck, Pier Paolo 
Pasolini, Wilhelm Fink Verlag, München 2010, 
Wilhelm Fink Verlag. Seite 74

Heinz-Norbert Jocks

Die unangezapften 
Ressourcen

In seiner Schrift „Es gibt keine kulturelle 
Identität“ begründet der Philosoph François 
Jullien seine Ablehnung von kultureller Identi-
tät damit, dass diese verhindere, das Gemein-
same zwischen den Kulturen wahrzunehmen. 
Der Begriff erlebt derzeit überall auf der Welt 
in Form eines wiederkehrenden Nationalismus 
wilde Konjunktur. Wider dem, was Kultur 
auszeichnet, werden Grenzen gezogen und 
Fronten errichtet, die eine friedliche Ko-
existenz und die gegenseitige Belebung der 
Kulturen verhindern. Von Unterschieden zu 
reden, ist letztlich eine Sackgasse, denn Kultur 
zeichnet sich doch gerade dadurch aus, dass 
sie sich laufend verändert.
Nicht anders die Kunst. Wenn Biennalen über-
all auf der Welt oder die documenta in Kassel 
der Globalisierung dadurch entsprechen, dass 
Künstler aus allen Kontinenten eingeladen 
werden, so vermittelt dies zwar den Eindruck, 
dass die Kunstwelt bereits den Punkt des 
gleichberechtigten Dialogs zwischen den 
Kulturen erreicht hat. Doch diese temporären 
Ereignisse sind Ausnahmesituationen. Der 
Diskurs im Westen über die Erweiterung des 
Museums zu einem globalen zeugt von einer 
seltsamen Enge, da die Moderne als ein alles 
überschreibender Maßstab herangezogen 
wird. Doch zugelassen wird nur das, was 

mit der Moderne kompatibel ist. Dabei wird 
verkannt oder erst gar nicht bedacht, dass 
die Moderne eine Erfindung des Westens ist. 
Alles andere wird als exotisch ins ethnologi-
sche Museum abgeschoben. Ein realer Dialog 
auf Augenhöhe wird verhindert. Das Prinzip 
Homogenisierung hat hier das Sagen. Dabei 
würden erst eine Heterogenisierung jenseits 
aller Hierarchisierung sowie eine Aufhebung 
sämtlicher Dichotomien den sich gegenseitig 
befruchtenden Austausch forcieren und vita-
lisieren. Bezeichnend ist, dass die Anzahl der 
Künstler aus nicht westlichen Ländern sowohl 
im westlichen Ausstellungswesen als auch auf 
dem Kunstmarkt gering und völlig unterreprä-
sentiert ist. Die Favorisierung eines Künstlers 
wie Ai Weiwei etwa wirkt da wie eine Mauer, 
die den Blick auf den Reichtum der zeitgenös-
sischen Kunst in China verstellt. Signifikant 
ist zudem, dass Künstler aus Entwicklungs-
ländern im Westen noch schlechtere Karten 
haben als aus ökonomisch erstarkenden oder 
erstarkten Ländern. Würde das Morgenland, 
bildlich gesprochen, im Abendland ankom-
men, und umgekehrt, so würde dies wie 
eine Bombe einschlagen, die ein Sehen und 
Denken ohne Ufer nicht nur befeuern, sondern 
auch neue Perspektiven und Möglichkeiten 
eröffnen würde.



Elke Buhr

Wie frei ist die Kunst?

In unserer nach Skandalen gierenden Ge-
genwart hat auch der Kunstbetrieb medien-
wirksame Aufreger zu bieten. Aktionen wie 
die der Performancekünstlerin Sonia Boyce 
werden international durch die Medien gejagt: 
Boyce hatte im Rahmen einer Kunstaktion 
an der Manchester Art Gallery  das Gemälde 
„Hylas und die Nymphen“ von John Wiliam 
Waterhouse aus dem späten 19. Jahrhundert 
abhängen lassen – stattdessen sollten Besu-
cher und Besucherinnen ihre Gedanken und 
Kommentare auf kleine Zettel schreiben und 
darüber nachdenken, was die stereotypen Dar-
stellungen nackter junger Frauen in der Kunst-
geschichte bedeuten. „Zensur!“ schrien einige 
Herren im deutschen Feuilleton, die Kuratorin 
in England kassierte Morddrohungen. Auch 
Ausstellungen des Malers Balthus eignen 
sich gut für Aufschreie dieser Art: Während 
Kritikerinnen sich meist an der lolitahaften 
– oder im Klartext auch pädophil zu nennen-
den – Energie seiner Bilder stoßen, schützen 
die Verteidiger vehement das, was sie Freiheit 
oder Autonomie der Kunst nennen. 
Bei Kunst gehe es um Qualität, nicht um Quo-
te oder Moral, heißt es. Und ja, die Theorie 
der Kunstautonomie ist fundamental für das 
Selbstverständnis der abendländischen Moder-
ne, in einer Demokratie darf keine Regierung, 

darf keine politische Partei über die Kunst 
bestimmen – an diesem Grundsatz darf nicht 
gerüttelt werden.

Allerdings bedeutet das nicht, dass das, was 
heute in unseren Museen hängt, völlig unbe-
einflusst von außerkünstlerischen Einflüssen 
dort hingelangt wäre. Bis vor 100 Jahren 
konnte eine Person zum Beispiel so viel künst-
lerisches Talent haben wie sie wollte: Falls 
sie weiblichen Geschlechts war, wurde sie auf 
den meisten Kunsthochschulen gar nicht erst 
aufgenommen. Das Abendland hielt sich auch 
in der Kunst für den Nabel der Welt und hatte 
keinen Blick für interessante künstlerische 
Strömungen in anderen Teilen des Globus.
Der Kanon, also das, was heute in den Museen 
der westlichen Welt hängt und für „frei“ ge-
halten wird, ist Ergebnis einer unauflösbaren 
Mischung aus Ästhetik mit Macht, Geld und 
Einfluss. Man muss das nicht bedauern, man 
muss es nur wissen. Dieser Kanon ist ständig 
in Bewegung – für die Museen ist das letztlich 
eine gute Nachricht, denn nur so bleiben sie 
verbunden mit der politischen Gegenwart.

Hanno Rauterberg

Damit wir frei sind. 

Ein Blick ins Grundgesetz: „Kunst und Wis-
senschaft, Forschung und Lehre sind frei.“ So 
steht es, im Artikel 5, unumstößlich – und  
leider unbegründet. Warum und wozu die 
Kunst frei ist, wird nicht gesagt. Sie ist, so 
darf man schlussfolgern, deshalb frei, damit 
ihre Freiheit unbestimmt ist. Und unbestimmt 
bleibt die Freiheit der Kunst, damit wir frei 
über die Bedeutung ihres Freiseins befinden 
können. Die Kunst ist also frei, damit wir frei 
sind.

Nichts anderes kennzeichnet die Moderne, in 
der die Kunst sich von tradierten Zwängen 
gelöst, ja befreit hat, von Hof und Kirche, 
von der Macht. Sie ist nun frei, eine eigene 
Macht zu markieren. Diese Macht liegt in der 
Freiheit, denn erst die Freiheit begründet ihre 
Bedeutung. Zuvor war sie bedeutsam, weil sie 
an tradierte Mächte gebunden war. Jetzt ist sie 
mächtig, weil sie frei ist. Sie darf, sie soll alle 
Erwartungen, alle Konventionen überschrei-
ten. Die Kunst muss niemandem treu sein, 
auch sich selbst nicht. Das ist das Privileg 
ihrer Freiheit.

Warum aber genießt sie dieses Privileg? Sie 
ist frei, damit wir frei sind und im Angesicht 
der Kunst begreifen, dass in der Freiheit 

auch unsere Macht liegt. Wir begreifen diese 
Freiheit, weil die Kunst ihre Macht nicht 
verwaltet, sie nicht auf einen Thron stellt, 
vielmehr lebt sie die Macht ihrer Freiheit. Das 
heißt, sie pflegt einen freiheitlichen Umgang 
mit sich selbst und mit der Welt. Es gibt die 
Kunst ja nicht, damit sie oder die Welt so 
bleiben, wie sie sind. Kunst will nicht nichts. 
Sie will in der Welt etwas formen, sie will das 
Bestehende überschreiten. Und so erzählt sie 
auf ihre Weise davon, wie sich der Mensch 
frei auf die Welt einzulassen vermag, wie er 
sie als berührbar, beweglich und veränderbar 
erfahren kann.

In der Kunst verkörpert sich mithin die 
Vorstellung, dass der Reiz der Freiheit im 
Formen, im Bewegen und Verändern liegt. In 
der Kunst bereichert sich der Mensch nicht 
durch Besitz (auch wenn der Kunstmarkt 
etwas anderes suggeriert), er bereichert sich 
durch die ästhetische Erfahrung der eigenen 
Freiheitlichkeit. Er kann in dieser Erfahrung 
nicht nur die Welt, sondern auch sich selbst 
als formbar und veränderlich erfahren. Die 
Kunst ist frei, damit sich der Mensch in dieser 
Freiheit erkennt: frei um seiner selbst willen, 
frei, seine Freiheit zu formen.



Frédéric Bußmann 

Gedanken zum  
gesellschaftlichen Engagement  
von Museen
Natürlich sind Künstler*innen genauso wenig 
wie Kurator*innen dazu berufen, die Welt 
allein zu retten. Und Museen sind weder 
Schulen noch Gerichtsräume. Sie ersetzen 
auch nicht die athenische Agora als Ort der 
öffentlichen Debatte, aber können als sozialer 
und diskursiver Raum fungieren. Auch wenn 
Kunst Freiheit genießt und nicht externen Be-
dürfnissen dient, können Künstler*innen und 
Kurator*innen als politisch handelnde Wesen 
mit ihren Mitteln ihren Teil zu öffentlichen 
Debatten beitragen.

Welche Fragen beschäftigen uns im 
Augenblick? Vielleicht gar nicht so sehr das 
Verhältnis von Neu- zu Altbürger*innen – 
zumindest nicht mit Blick auf das Jahr 2015. 
Klar schaffen wir das gemeinsam. Aber wie 
sieht es mit der gegenseitigen Integration 
von alten Neu- und Altbürger*innen 
aus, die seit dem Beitritt der DDR zum 
Geltungsbereich des Grundgesetzes 
der Bundesrepublik Deutschland 1990 
alles andere als ausgeglichen ist – und 
wie mit ihrem Verhältnis, das von 
persönlichen Verletzungen und struktureller 
Diskriminierung geprägt zu sein scheint? 
Verteidigung der Privilegien auf der einen 
Seite, das Gefühl des Zurückgesetztseins 

auf der anderen. Frust und Protest richten 
sich im Osten gegen das ganze System, die 
Provokation ersetzt bisweilen das Argument.

Und welchen Beitrag können Museen in 
diesen Diskussionen leisten? Sie können 
Angebote machen, die mit einer eigenen Sen-
sibilität anders mit solchen Fragen umgehen, 
Identitäten und Erinnerungskultur verhandeln, 
dabei Ambiguitäten zulassen und Widersprü-
che aushalten. Ästhetisch, künstlerisch die 
Menschen ansprechen und ihnen Raum für 
eigene Gedanken lassen, ohne gleich den Un-
tergang des Abendlandes oder der Demokratie 
auszurufen. Natürlich keine Plattform für 
sexistische, rassistische, homophobe Äußerun-
gen und Handlungen, keine Diskriminierung 
erlauben, die Grenze muss klar sein, aber an-
dere Meinungen zulassen, gerade wenn ich sie 
nicht teile – das bringt mich zur Überprüfung 
der eigenen Haltung. Haltung nicht im Korsett 
eines überkommenen sittlichen Regelwerks 
und ideologischer Doktrin, sondern Haltung 
aus einer selbstkritischen Stärke heraus, aus 
dem Verhandeln seiner eigenen Position, und 
dies mithilfe von Dialog- und Vermittlungs-
angeboten, Denkanreizen und Erfahrungsräu-
men, die einige Künstler*innen gewillt sind zu 
machen.

Barbara Steiner

Kuratorische Strategien gegen einen 
erstarkenden Rechtspopulismus?  
Ein Versuch.
Der international erfolgreiche Schriftsteller 
Fiston Mwanza Mujila ist kongolesischer 
Herkunft und hat kürzlich den wichtigsten 
steirischen Literaturpreis, den Peter-Roseg-
ger-Preis, bekommen. Er selbst sieht sich 
als Grazer und Kongolese. Die diesjährige 
Kunstpreisträgerin der Stadt Graz ist Azra 
Akšamija. Sie stammt aus Bosnien-Herze-
gowina, ist in Graz aufgewachsen und hat an 
der Technischen Universität Graz Architektur 
studiert. Heute arbeitet die Künstlerin und 
Architektin am MIT in Cambridge. Mit beiden 
hat das Kunsthaus wiederholt zusammen 
gearbeitet. Unsere gegenwärtige Ausstellung 
zeigt Arbeiten von Jun Yang. Er ist mit vier 
Jahren aus China nach Österreich gekommen, 
besitzt die österreichische Staatsbürgerschaft, 
und lebt heute sowohl in Wien als auch in 
Taipei und Yokohama. Alle hier Genannten 
befassen sich mit kulturellen Verflechtungen, 
die sich über territoriale Grenzen eines Staates 
hinwegsetzen und nationale Begrenzungen 
herausfordern. 

Das Programm für das Kunsthaus Graz greift 
gezielt Schlagworte, Themen und Narrationen 
auf, die in einer nach rechts driftenden Gesell-
schaft immer wieder beschworen werden, wie 
etwa christliches Abendland, Österreichisch 

Sein, Heimat, Tradition, Volk, Volkskultur. In 
den Ausstellungen werden diese Schlagworte, 
Themen und Narrationen von verschiedenen 
Seiten bearbeitet, dekonstruiert bzw. mit wei-
teren (anderen, mitunter sogar rivalisierenden) 
Bedeutungen aufgeladen. Ein paar Beispiele: 
Glaube Liebe Hoffnung zeigte verschiedene, 
nicht unbedingt vereinbare Sichtweisen auf 
Religion, Glauben und die Institution der 
katholischen Kirche. Congo Stars ging den 
weit in die Geschichte zurückreichenden spe-
zifischen Beziehungen zwischen Kongo und 
Österreich nach, und bettete diese in globale 
Entwicklungen ein. Kunst Handwerk, Ende 
2019, zeigt, dass das Tradieren von hand-
werklichem Wissen immer schon ein höchst 
lebendiger Prozess gewesen ist, dass Kulturen 
seit Generationen migrieren, Anregungen 
aufgreifen und geben, sich hybridisieren, und 
dies weniger eine Bedrohung sondern eine 
Bereicherung darstellt, von der Gesellschaften 
profitieren. Im Prinzip geht es im Programm 
des Kunsthauses Graz um das Rückerobern 
eines heute geradezu toxisch gewordenen 
öffentlichen Diskurses.
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Texte
Inkjet auf Papier



Möchte ich etwas 
über meine Entstehung erfahren?



Möchte ich meine Eltern beeindrucken, 
mit dem, was ich tue?



Bin ich frei 
in meiner Partnerwahl?



Welche Rolle spielen 
die Taten meiner Vorfahren in meinem Leben?



Werde ich je aufhören 
die Schlachten meiner Eltern zu schlagen?



Hätte ich mich für mich entschieden,
wenn ich es mir hätte aussuchen können?



Werde ich die Vergangenheit  
je loslassen?



Manifest
Selfie-Video 

Gesprochen von Ella Gaiser
abendland.net/manifest



Ich hänge über dem Abgrund 
und möchte loslassen. 
Für den Rest meines Lebens. 
Nur noch fallen.

Wer spricht da? 
Gott oder der Teufel? 
Ich oder ein anderer? 
Die Liebe oder die Angst?

Um den Abgrund herum:
mein weltliches Leben. 

Sie schreien:
Mal für uns. 
Spiel für uns. 
Schreib für uns. 

Ich ziehe mich nach oben. 
Ihr habt mich wieder.
Ihr jubelt. 

Dafür werde ich Euch niedermähen 
mit dem Maschinengewehr. 

Was für eine Metapher,
schallt es mir entgegen.
Ich lächele betreten. 
Ich meinte es doch eigentlich ernst.

Kunst, 
das war doch mal die Keimzelle einer anderen Welt. 
Wir haben sie zum Schnellbackbrötchen gemacht. 

Wir wollen alle nach oben. 
Wir stehen auf einer Vernissage im Kreis. 
Einer von uns ist Multimillionär. 
Die Restlichen wissen nicht,
wie sie die Miete zahlen sollen.



Um ein ehrliches:
Ich liebe dich.
Um ein ehrliches:
Ich bin traurig.

Gesagt zu einem Menschen.

Es geht darum, es persönlich zu machen. 
In der Arbeit und im Leben.

Und doch zerfleische ich mich zuallererst selbst.

Weil ich an meinen neuen Bildern scheitere.
Weil ich an der Farbe scheitere. 
Weil es mir nicht gelingt, ein Bild zu malen, 
das mich beeindruckt. 
Ein Bild, das an meine bisherigen Bilder rankommt. 

Und da ist er wieder, 
der Vergleich.
Ein Vergleich mit mir selbst. 
Der mich von mir selbst entzweit. 

Wo ich den Schlüssel hin habe?
Male, Du Arschloch.
Dann sehen wir weiter.

Ich lasse mich doch nicht erpressen.
Na, das wollen wir mal sehen.

Okay, Du hast gewonnen.
Also greife ich zum Pinsel und male. 

Hätte ich mich doch fallen gelassen.

Wir haben uns auf den Ast gesetzt, 
an dem wir sägen müssten.

Ach was,
sägen wir!
Ziehen wir uns den Stuhl unterm Arsch weg.
Ab heute sitzen wir in der Luft.

Ich habe Angst. 
Ich bin einsam. 
Ich könnte mich irren. 

Und eigentlich versuchen wir alle,
nur mit uns selbst klarzukommen.

Wohl dem, der davon leben kann.

Wir restlichen?
Sollten uns nicht aufspielen.
Wer spielt, kann verlieren.
Und wir haben statistisch gesehen 
schon verloren. 

Also fahren wir Pizza aus, 
für Lieferbiber und co.
Bringen den Künstlern etwas zu essen, 
die es sich diesen Monat leisten können.

Zwischendurch springt einer ab 
und landet in einer Anstalt, 
oder bringt sich um, 
wenn er die Courage dazu hat.

Es geht ums Leben.
Und nicht um den Vergleich.
Nicht um einen Wettbewerb.

Um unvergleichliche Gefühle geht es.
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Team

Sebastian Jung lebt als Bildender Künstler in Leipzig. 
 www.jungjungjung.com

Ella Falldorf ist Kunsthistorikerin und Masterstudentin 
des Studiengangs „Holocaust Studies“ an der Universität Haifa.

Die Imaginata ist ein Experimentarium für die Sinne: Lernort, Fortbildungs-Labor, Denk-
mal, Science-Center, Konzertsaal und Galerie zugleich. Hier wird der Vorstellungskraft, 
unserer wichtigsten geistigen Quelle für Innovationen, Zukunftsfähigkeit und Erfinder-
geist, Raum zum Wachsen und Wirken gegeben.
1995 wurde erstmals die einwöchige „Sommer-Imaginata“ durchgeführt, mit naturwis-
senschaftlichen Stationen, Theater- und Konzertprojekten mitten im Alltagsleben der 
Universitätsstadt. 1999 bekam die Imaginata ein festes Haus im ehemaligen Umspann-
werk Jena-Nord und konnte seitdem die inhaltliche Arbeit als auch die Besucherzahlen 
(ca. 20 000 pro Jahr) wachsen lassen. Unter den Besuchern sind alle Alters- und Berufs-
gruppen, Laien und Experten vertreten; vor allem Schulklassen haben die Imaginata als 
Ausflugsziel entdeckt.
Im Stationenpark können Besucherinnen und Besucher experimentieren, Wahrnehmun-
gen und Hypothesen prüfen und spielerisch mit allen Sinnen Wissen und Vorstellun-
gen erweitern. Konzerte, Vorträge, Ausstellungen, Weiterbildungsveranstaltungen und 
Workshops für Laien- und Fachpublikum bringen Wissenschaft, Bildung und Kultur unter 
einem Dach zusammen.
www.imaginata.de

Die Kunstsammlung Jena ist ein Ausstellungsort in Jena und Teil der Städtischen 
Museen Jena. Sie steht mit ihrem Ausstellungsprogramm in der Tradition des Jenaer 
Kunstvereins, der Jena zu Anfang des 20. Jahrhunderts zu einem Zentrum der 
künstlerischen Avantgarde von Ernst Ludwig Kirchner über Paul Klee bis Wassily 
Kandinsky machte.
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