Kunstprojekt

Salzburg

Walk of
Modern Art

Der Wiirth
Skulpturen
Garten

bei Schloss
Arenberg







Die Sammlung Wiirth in Salzburg

Der Wiirth Skulpturen Garten bei Schloss Arenberg und
die Skulpturen des »Walk of Modern Art«, die seit 2013
zur Sammlung Wiirth gehéren, sind nur ein weiterer Aus-
druck des Zusammenwirkens zwischen der Stadt Salz-
burg und Wirth. Dieses begann 1991, als ein erster
Uberblick tber die noch junge Firmenkollektion vor Ort
im Rupertinum und in der Villa Arenberg zu sehen war.
Seitdem wird ein reger Dialog unter den Kulturverant-
wortlichen gepflegt, der seitens Wiirth auch durch

die Verbundenheit des Unternehmers und Kunstsammlers
Prof. Dr. h. c. mult. Reinhold Wirth mit der Stadt ge-
tragen wird.

Kunst bei Wirth

Kunst und Kultur gehéren zum Unternehmen Wirth. lhre
starke Présenz und die vielféltigen Aktivitdten sind eine
Folge gelebter Unternehmenskultur. Die Museen am
Stammsitz der Adolf Wiirth GmbH & Co. KG in Kinzels-
au, die Kunsthalle Wiirth und die Johanniterkirche in
Schwibisch Hall (Baden-Wiirttemberg) sind ebenso wie
die zehn Kunstdependancen in den europdischen Landes-
gesellschaften der Wiirth-Gruppe Ausdruck dieses beson-
deren Engagements.

Die Ausstellungen, die iberall integriert im Kontext der
jeweiligen Firma stattfinden, erméglichen ein inspirieren-
des Neben- und Miteinander von Kunst und geschéftli-
chem Alltag. Das Ausstellungsprogramm basiert durch-
weg auf der Sammlung Wiirth, die Reinhold Wiirth seit
den 1960erJahren aufbaut. Sie umfasst heute iber
18.500 Werke moderner und zeitgen&ssischer Kunst
sowie ein bedeutendes Konvolut spétmittelalterlicher
Malerei und Skulptur.

Das Unternehmen Wiirth

Die Wirth-Gruppe ist Weltmarktfhrer in der Entwicklung,
Herstellung und dem Vertrieb von Montage- und Befesti-
gungsmaterial. Mit iber 125.000 Produkten fisr Hand-
werk und Industrie wurde aus dem Schraubenspezialisten
ein Spezialist fir Montagetechnik. Prof. Dr. h. c. mult.
Reinhold Wiirth, der das Unternehmen 1954 nach dem
frihen Tod seines Vaters Gbernommen hatte, entwickelte
den damaligen Zweimannbetrieb zu einem weltweit téti-
gen Handelskonzern mit iber 400 Gesellschaften in
mehr als 80 Léndern.
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Salzburg Foundation

Die Salzburg Foundation ist eine private Initiative, die
sich fur Kunst im &ffentlichen Raum engagiert. Sie wurde
2001 gegriindet und versteht sich als Antwort auf Salz-
burgs traditionelles Mé&zenatentum. Die Foundation
schafft einen gesellschaftlichen Rahmen fir Persénlichkei-
ten, denen die Erhaltung und Weiterbildung des Stadt-
kunstwerkes Salzburg eine Aufgabe ist, und wird von
privatem und unternehmerischem Engagement getragen.
Ihr Anliegen ist es, die kulturelle Tradition der Stadt durch
zeitgendssische kinstlerische Positionen zu erweitern.
Seit 2002 hat die Salzburg Foundation jéhrlich eine
oder einen, zum 10. Jubildum drei international
renommierte Kinstlerinnen und Kiinstler eingeladen,
eigens Werke firr den &ffentlichen Stadtraum zu konzi-
pieren und umzusetzen.

Die beteiligten Kiinstlerinnen wie Kinstler verfolgen
hdchst unterschiedliche Ansétze. Gemeinsamer Aus-
gangspunkt ist die Auseinandersetzung mit Salzburg:

Die Projekte sind gezielt fir individuell gewdhlte Orte in
der Stadt entworfen worden.

Uber mehrere Jahre ist so ein hochkardtiger, weltweit ein-
zigartiger Skulpturenparcours im Herzen der Weltkultur-
erbestadt entstanden, der »Walk of Modern Art«. Er fihrt
zu den schénsten Platzen Salzburgs, aber auch zu Orten,
die eher versteckt sind oder an denen man eine Begeg-
nung mit Kunst nicht gerade erwartet. Die Werke sind fu3-
l&ufig erreichbar und fiir alle Kunstinteressierten, Einwoh-
ner und Touristen frei zugédnglich.

Mit Abschluss des Kunstprojektes Salzburg von ihrer
Seite war die Salzburg Foundation gliicklich, in der Per-
son von Professor Dr. h. c. mult. Reinhold Wiirth einen
Freund und Partner gefunden zu haben, der ihre Ziele
schon lange unterstiitzt. Reinhold Wirth erklérte sich
bereit, die Kunstwerke in die Obhut der internationalen
Unternehmenssammlung zu nehmen und zunéchst wei-
terhin im &ffentlichen Raum der Stadt Salzburg zu pré-
sentieren. Gemeinsam sorgen Sammlung Wirth, die
Stadt Salzburg und die Salzburg Foundation dafiir, dass
die Kunstwerke in ihrer origindren Strahlkraft erhalten
bleiben. Die Sammlung Wiirth stellt die Werke seit 2013
in Form einer Daverleihgabe der Stadt Salzburg zur
Verfigung.
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Der »Walk of Modern Art« umfasst folgende Stationen:

Anselm Kiefer: Furtwéingler-Garten
Marina Abramovié: an der Staatsbriicke
Markus Lipertz: Ursulinenplatz

James Turrell: Ménchsberg

Stephan Balkenhol: Kapitelplatz

und Toscaninihof

6  Tony Cragg: Makartplatz

7  Christian Boltanski: Krypta, Dom
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Jaume Plensa: Universitat Salzburg
Erwin Wurm: Furtwdngler-Garten
10 Manfred Wakolbinger: Rudolfskai
11  Brigitte Kowanz: Staatsbriicke
12 Anselm Kiefer: Chiemseehof
13  Gerhard Trieb: Mirabellgarten

Termine fir kostenlose, gefihrte Spaziergénge in der
warmen Jahreszeit finden Sie auf artroom.wuerth.at

Gruppenfishrungen ganzjéhrig buchbar, nach
Vereinbarung: artroom@wuerth.at, Tel. +43 50 82420

Zu den urspriinglichen Sponsoren und Férderern

des Kunstprojekts Salzburg gehérten neben Prof. Dr.h.c.
Reinhold Wiirth Dr. h. c. Erich Schumann () und Credit
Suisse (Deutschland) AG. Weiterer Dank geht an:
Bundesimmobiliengesellschaft BIG, feno before light and
beyond, Firma Hans Sauer sowie die Mitglieder der
Stiftung fir Kunst und Kultur e. V. Bonn und weitere
private Férderer und Freunde.

Brigitte Kowanz, Beyond Recall, © VG Bild-Kunst, Bonn 2022 / Fofo: Harald Eisenberger






Kunstprojekt Salzburg 2002
A.E.1.O.U. von Anselm Kiefer
Furtwdngler-Garten,

gegeniiber dem Festspielhaus
Sammlung Wiirth, Inv. 15606

Als erster Kiinstler realisierte Anselm Kiefer (*1945) fiir
das Kunstprojekt Salzburg sein Werk »A.E.1.O.U.«, ein
begehbares Kunst-Haus im Furtwéingler-Garten, das exakt
nach den Angaben des Kinstlers gebaut und eingerichtet
wurde. In seinem Inneren birgt es ein groBformatiges Bild,
ein Regal mit Bleibiichern und eine Wandaufschrift. Das
Bild »Wach im Zigeunerlager« und die gegeniiber befind-
liche Stellage mit den 60 bleiernen Biichern, aus denen
Zweige marokkanischer Dornenbiische herauszuwachsen
scheinen, treten zueinander in Beziehung.

Das Gemdlde, teilweise mit Nato-Draht bespannt, zitiert
eine Strophe aus Ingeborg Bachmanns Gedicht »Das
Spiel ist aus«. Es zeigt zum Trocknen ausgelegte Lehmzie-
gel - eine Anspielung auf die Keilschrift der Sumerer. Die
Aufschrift lautet: "\Wach im Zigeunerlager und wach im
Woistenzelt, es rinnt uns der Sand aus den Haaren, dein



und mein Alter und das Alter der Welt misst man nicht
nach den Jahren«. »Zigeunerlager« und »Wistenzelt«
sind Sprachbilder fir das Nomadisierende unserer Exis-
tenz zwischen den Seins- und den Zustandsformen der
Zeit, auch eine Anspielung auf die Fliichtigkeit der Zeit -
fir Kiefer ein Thema, das gerade die Stadt Salzburg
angeht.

»lch habe mir vorgestellt«, sagt der Kinstler, »dass der
Raum in eine Art Dornréschenschlaf gefallen ist. Jeder
Besucher kann das Werk zum Leben erwecken, so wie
der Ritter aus dem Mérchen Dornréschen wach kisste.«
Kiefer nennt seinen Beitrag zum Kunstprojekt Salzburg
»A.E.l.O.U.«. Die titelgebende Buchstabenfolge hat er in
seiner typischen, ausdrucksstarken Handschrift mit
schwarzer Kohle auf die weif3e Stirnwand geschrieben.
Kaiser Friedrich IlI. benutzte diese Vokale als eine Art Ver-
schlisselung seiner imperialistischen Anspriiche: »Alles
Erdreich ist Osterreich untertan«. Die spétmittelalterliche
Emblematik hat eine Vielzahl von Interpretationen erfah-
ren. Das Publikum in Salzburg ist aufgefordert, ebenfalls
zu interpretieren und vielleicht neue Bedeutungen zu
schaffen.

JBIDWZUSZ UDJBIG (0j0] / JBjary W[asuy &



Kunstprojekt Salzburg 2004

Spirit of Mozart von Marina Abramovi¢
An der Staatsbriicke

Sammlung Wiirth, Inv. 15608

Die Performance- und Videokiinstlerin Marina Abramovi¢
(*1946) prasentiert mit dem Werk »Spirit of Mozart«
eine »interaktive Skulptur«, bestehend aus einem Ensem-
ble von Stishlen, die von der Kinstlerin raumgreifend
inszeniert sind. Ein 15 m hoher Stuhl ist umgeben von
acht weiteren, fiir das Publikum benutzbaren Stishlen. Die
aus Edelstahl gefertigte Installation ist ein Angebot und
eine Aufforderung an alle Passantinnen und Passanten.
Sie ladt zur Meditation ein - und das ganz bewusst im
belebten Stadtraum.

Die Kinstlerin hat sich mit Salzburg und seiner Geschich-
te intensiv beschdaftigt. Zu ihrer Arbeit nimmt sie wie folgt
Stellung: »Mitten im Herzen von Salzburg, wo Verkehr
und hektisches Stadtleben pulsieren, wollte ich einen Ort
der Besinnung schaffen und ihn dem Geiste Mozarts wid-
men. Religion spielte eine sehr wichtige Rolle in dieser
Stadt. Aber Musik war fir die Salzburger das Mittel,
ihren Gefiihlen Ausdruck zu verleihen. Noch heute ver-
bindet jeder auf der Welt mit Salzburg die Musik:
Mozart. Wenn man durch die StraBen Salzburgs geht
und aufblickt, sieht man nicht den Horizont, sondern ist
mit einer Gebirgswand konfrontiert. Diese geographische
Bedingung kann die Bewohner beeinflussen, ihr Leben
stéirker nach innen zu kehren. Dies schafft in ihnen das
starke Bediirfnis, eigene Regeln und Traditionen zu etab-
lieren, um sich vor der unbekannten Welt dort drauf3en zu
schiitzen. Ich méchte einen Sitz fir den Geist Mozarts
errichten. Erist 15 m hoch, hat keine Sitzfléiche, sondern
nur die GuBeren Formen eines Stuhles. Wenn man darun-
ter steht, sieht man den Himmel. Der Geist ist etwas
Unsichtbares, aber wenn man ihm einen Sitz errichtet,
wird das Unsichtbare sichtbar. Jeder, der lange genug
sitzt und nachdenkt, kann eine Verbindung mit unsichtbo-
ren Kréften eingehen. Mozart und Salzburg verband
eine spannungsreiche Beziehung. Von Salzburg aus
unternahm er in seiner Jugend zahlreiche ausgedehnte
Reisen nach Frankreich, England und ltalien, aber gerade
in seiner Heimatstadt komponierte er viele bedeutende
Werke. Sein Geist ist in Salzburg geblieben, wo seine
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Musik immer lebendig war. Die Arbeit sSpirit of Mozart
ist fir mich die Geste einer neuen und anderen Versténdi-
gung, auch eine Geste der Versdhnung.«

Empfehlungen fir das Publikum: Setze Dich auf den Stuhl.

Schliefle Deine Augen. Kehre in Dich. Verliere
die Zeit.

© Courtesy of the Marina Abramovic Archives / VG Bild-Kunst, Bonn 2022 / Foto: Salzburg Foundation



Kunstprojekt Salzburg 2005
Mozart - Eine Hommage von Markus Lipertz

Ursulinenplatz vor der Markuskirche
Sammlung Wiirth, Inv. 15609

Fir das Kunstprojekt Salzburg hat auch der deutsche
Maler und Bildhauer Markus Lipertz (*1941) eine sehr
persnliche Hommage an Salzburgs grofites Genie
Mozart konzipiert und eine 2,95 m hohe, teilweise farb-
lich gefasste Bronzefigur geschaffen. Sein Mozart folgt
einem traditionellen bildhauerischen Ansatz, der gleich-
wohl den Maler im Bildhauer nicht leugnet. Als Ort wahl-
te Lipertz den Ursulinenplatz, der begrenzt ist von der
Ménchsbergwand, dem Klausentor und der Salzach.

In klassischer Standbein/Spielbein-Pose tritt die Figur auf
ihrem 1 m hohen Steinsockel Fischer von Erlachs Markus-
kirche als skulpturales Pendant gegeniiber. Markus Lipertz’
Werk ist ein unbekleideter weiblicher Torso, dem die Biiste
des Komponisten mit dem charakteristischen Zopf aufge-
setzt ist. Der Kunstler beldsst seinen Mozart im bewussten
Widerspruch zwischen ménnlich und weiblich, kréftig und
zart, zwischen Montage und Demontage, Vollendung und
Fragment. Hierin driicken sich Genidlitét, Virtuositét und Zer-
rissenheit aus, die uns aus dem Leben und Werk Mozarts
iberliefert und scheinbar vertraut sind. Lipertz schafft eine
Hommage, die iber das Figiirliche weit hinausgeht. Dieser
Mozart ist weder ein historisches Portrait noch eine einfache
Allegorie, will dies auch nicht sein. Aber, so Walter Jirgen
Hofmann, »Muse und Musik kénnen gleichsam aufgerufen
und angesprochen werden, um die Bedeutungsgrenzen
auszuloten, zwischen denen das figurale Dasein in beweg-
ter Anmutung spielt.« Die Skulptur ist mithin auch ein Sinn-
bild der Kunst und des Kiinstlers, dessen Blick sich empfan-
gend in einer unbestimmten Hohe verliert, weshalb wir als
Betrachtende ihn nicht erwidern kénnen.

Markus Lipertz’ skulpturale Hommage liest sich auch als
ein Ausdruck unserer Zeit. »Die Figur, so Peter Iden, »ist
von jetzt. Und jetzt ist es so, dass Lipertz aus leider
gutem Grund Veranlassung nimmt, mit einer Skulptur, die
nicht den Mozart meint, sondern den Wirkungsraum von
dessen Genie: die Musik, zu handeln vom Wagnis der
ungeschitzten Behauptung, die jede Kunst immer ist, von
der Gefahr ihrer Bedrohung, von Versehrung und Ver-
stimmelung, die ihr beigebracht werden kénnen und
zugefiigt werden jederzeit.«
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Kunstprojekt Salzburg 2006

Blue Pearl - Skyspace von James Turrell
Ménchsberg, nahe dem Museum der Moderne
Sammlung Wiirth, Inv. 15610

Der amerikanische Kinstler James Turrell (* 1943), inter-
national renommiert fir seine Licht-Installationen, hat im
Rahmen des Kunstprojekts Salzburg einen »Skyspace«
auf dem Ménchsberg redlisiert. Es handelt sich um einen
begehbaren Kunstraum in Form eines elliptischen Zylin-
ders, der entlang der Innenwénde Sitzfléichen bereithélt
und nach oben hin gedffnet ist. Der sichtbare Ausschnitt
des Himmels mit seinen Licht- und Farbvariationen wird so
zum Bestandteil des Werks. Der »Skyspace« hat eine
Gréfe von 9,20 x 7,20 x 8,36 m und ist aus Konglome-
rat (»Nagelfluh«) erbaut, dem Naturstein, aus dem der
Ménchsberg besteht.

Das natiirliche Spiel des Lichts, die unterschiedlichen
Sonneneinstrahlungen und Wolkenbildungen, die wir
durch die runde Dachéffnung zu verschiedenen Tages-
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© James Turrell / Fotos: Harald Eisenberger (S. 12; 13 rechts), Manfred Siebinger (S. 13 links)

zeiten wahrnehmen kénnen, fihren immer wieder zu
neuen Ansichten und Impressionen. Das Licht wird Teil der
Architektur, wird physisch erlebbar und wirkt wie ein
Trompe |'ceil. Bei Sonnenuntergang entfaltet der »Sky-
space« besondere Wirkung, die der Kiinstler mit farblich
changierendem Kunstlicht im weifen Inneren des Zylin-
ders noch intensiviert. Er moduliert unsere Wahrnehmung:
Der Himmel im Innern des »Skyspace« scheint ein ande-
rer zu sein als der, den wir aufden sehen.

Der Pilot James Turrell ist vom Himmel fasziniert und Uber-
trigt diese Faszination in seine Kunst. Der »Skyspace« ist
ein feierlicher Raum. Wie eine Skulptur wird das Licht
modelliert, es ist gleichermaBBen Medium und Inhalt des
Werks. Den Betrachtenden bietet sich ein beeindrucken-
des visuelles Zusammenspiel von Natur, Architektur und
Technik, das sich mit dem Licht fortwéhrend veréndert -
die Kunst als Teil eines ewigen Kreislaufs.
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Kunstprojekt Salzburg 2007
Sphaera und Frau im Fels
von Stephan Balkenhol

Kapitelplatz und Toscaninihof
Sammlung Wirth, Inv. 15611, 15612

Der deutsche Bildhauer Stephan Balkenhol (*1957) hat
fir das Kunstprojekt Salzburg zwei Skulpturen geschaf-
fen, die sich an ihren jeweiligen Standorten als autarke
Kunstwerke behaupten und zugleich beim Gang durch
die Altstadt spannungsreiche Beziige aufbauen: Ein
Mann auf einer Kugel und eine Frau in einer Felswand,
erstere Skulptur exponiert, ohne jedoch pathetisch zu
sein, letztere mit grof3er Stille prasentiert, aber nicht weni-
ger eindringlich. Der Kinstler lenkt unseren Blick auf zwei
unterschiedliche Pole seines Ausdrucksvermégens.

© VG BildKunst, Bonn 2022 / Foto: Stefan Zenzmaier (links), Manfred Siebinger (rechts)
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Es ist Stephan Balkenhol gelungen, die figirliche Plastik
mit neuem Leben zu fiillen, indem er ihr eine grof3e Deu-
tungsoffenheit zugesteht. Seine Skulpturen scheinen unse-
rer Realitdt zu entstammen, wir kénnen ihre Kleidung,
Attribute oder Haltung eindeutig benennen. Und doch
bleiben diese Figuren, die keine Emotionen zur Schau
stellen, seltsam verrétselt, anonym und fiktiv. Sie bewegen
sich auf dem schmalen Grat zwischen Wiedererkennen
und Zweifel, zwischen Néhe und Ferne - und gerade
das macht sie so faszinierend fir uns.

Die Skulptur »Sphaera« auf dem Kapitelplatz ist mit
Sockel rund 9 m hoch. Sie zeigt eine ménnliche Figur, die
gelassen auf einer groflen Goldkugel steht. Schwarze
Hose, weif3es Hemd, neutrale Haltung und Ausdruck -
dieser Mann kénnte uns bekannt sein, kdnnte aber auch
jedermann sein. Eine ebensolche Neutralitét zeichnet sein
rund 1,40 m groBes weibliches Pendant »Frau im Fels« im
Toscaninihof aus. Beide Figuren enthalten uns ihre
Geschichte vor, sie sind zundchst einmal, was wir sehen:
ein iberlebensgroBer Mann auf einer Kugel und eine
unterlebensgroBe Frau in einer Felswand. Ob mehr
dahintersteckt - ein kunsthistorisches Zitat, ein religiéser
oder politischer Kommentar - l&sst der Kiinstler bewusst
offen.

Stephan Balkenhol ist ein Kiinstler, der langjéhrige Erfah-
rungen mit Kunst im &ffentlichen Raum mitbringt. Seine
Arbeiten irritieren gerade durch ihre scheinbare Einfach-
heit und Leichtigkeit. Durch das Fehlen von inhaltlicher
Eindeutigkeit konterkarieren sie die - oft missbrauchte -
Tradition &ffentlicher Monumente.
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Kunstprojekt Salzburg 2008
Caldera von Tony Cragg
Makartplatz

Sammlung Wiirth, Inv. 12137

Der englische Bildhauer Tony Cragg (* 1949) installierte
als Kunstprojekt Salzburg auf dem Makartplatz eine rund
5 m hohe Skulptur aus patinierter Bronze. Sie trégt den
Titel »Caldera, ein Begriff aus der Geologie, der einen
Kraterkessel vulkanischen Ursprungs bezeichnet, der aber
im Englischen auch poetische Konnotationen zuldsst. Es
geht dem Kinstler um Raum und Materie voller Energie
und Emotion, entstanden aus dramatischen Prozessen.
Nicht zuletzt verweist er damit auch auf die kesselartige
Lage der Stadt Salzburg.

»Calderac ist eine wahre Landschaft aus Bronze, Vor-
und Riickspriingen, Formen, die sich gegeneinanderschie-
ben wie tektonische Schichten. Innerhalb dieser Formen
lassen sich menschliche Profile ausmachen, die plétzlich
auftauchen, réumlich interagieren und ebenso plétzlich
wieder verschwinden, je nach Standort und Blickrichtung.
Sein Werk versteht Tony Cragg als »mentale Landschafts,
die man auch im Inneren des »Kessels« erleben kann:

Die Skulptur ist begehbar.

Den Makartplatz hat der Kiinstler gewdéihlt, um der von
praktischem Nutzen bestimmten Gestaltung dieses histori-
schen Ortes die Zweckfreiheit der Kunst entgegenzuset-
zen. Der Platz, in unmittelbarer Néhe zur Dreifaltigkeits-
kirche und Mozarts Wohnhaus, ist heute vom Verkehr
gepragt, mit StraBBen, Gehwegen, Beschilderungen und
vor allem Autos, die ein »riesiges Volumen an Farben und
Material« bilden, so der Kiinstler. Seine Skulptur konfron-
tiert das Erscheinungsbild des Makartplatzes mit dem
geistigen Anspruch, der Offenheit des Denkens, der origi-
néren Formensprache und der anspruchsvollen Materiali-
t&t der Kunst. Der AlltagszweckméBigkeit von Form und
Material als »niedrigstem gemeinsamem Nenner« méch-
te er damit eine geistige Qualitét zurickgeben.
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© VG Bild-Kunst, Bonn 2022 / Foto: Stefan Zenzmaier
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Kunstprojekt Salzburg 2009
Vanitas von Christian Boltanski
Krypta des Salzburger Doms
Sammlung Wiirth, Inv. 15613

Dieses Kunstprojekt Salzburg nimmt eine besondere
Stellung innerhalb der Skulpturenprojekte ein, denn es
|&dt an einen historischen Ort ein, der bislang unzugéng-
lich war und eigens fir das Projekt wiederhergestellt
wurde: In der Chorkrypta des spétromanischen Salzbur
ger Doms hat der franzésische Kiinstler Christian Boltan-
ski (1944-2021) unter dem Titel »Vanitas« ein Schatten-
spiel inszeniert, das sich sehr prézise auf den Ort einlésst.
Boltanski schafft ein Bild der Vergénglichkeit, das dem
Raum entspricht: Die Chorkrypta war einst geweihter
Kirchenraum, der auch als Grablege diente. Durch die
behutsame Intervention des Kiinstlers entsteht der
geschichtstrachtige Raum als mystischer Ort neu und ver
eint die Spiritualitét seiner Kunst mit der kirchlichen Aura.
Christian Boltanskis Installation »Vanitas« besteht aus
zwei Teilen, einem visuellen und einem akustischen. An
einer Wand im Raum befestigt der Kiinstler zwdlf skizzen-
hafte, feingliedrige Figuren aus Metallblech, die von Ker-
zen angeleuchtet werden. Im flackernden Licht werfen sie
Schatten an die Wand, wahrend in der Apsis die Projekti-
on eines schattenhaften Todesengels langsam seine Krei-
se zieht. Dazu ertdnt im Raum die besténdige Wieder-
holung einer automatischen Zeitansage. Das Schatten-
spiel des Kinstlers ist ein moderner »Totentanz«, wihrend
dessen Betrachtung hérbar die Zeit verrinnt. »lch mdchte,
dass man hier die Zeit héren und spiiren kanng, sagt
Christian Boltanski Gber sein Werk. »Die Menschen
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© VG Bild-Kunst, Bonn 2022 / Fotos: Eva-Maria Mrazek (S.18), Stefan Zenzmaier (S.19)

kénnen viel tun, aber sie kénnen nicht gegen die Zeit
kémpfen. Gott ist der Herr der Zeit.«

Die Chorkrypta des von Konrad Ill. erbauten Doms
(1181-1200) wurde nach dem Brand von 1598 und
dem folgenden Abbruch des spatromanischen Doms
zugeschittet. Bei Domgrabungen (1956-1958) wurde
sie erstmalig freigelegt, aber erst anlésslich des Kunstpro-
iekts Salzburg mit Christian Boltanski zu einem &ffentli-
chen Raum gemacht, der nun allen Besuchern offensteht.
Die Sanierung der Krypta und die dortige Présentation
des Kunstprojekts gehen auf eine gemeinsame Initiative
von Domkustos Balthasar Sieberer und der Salzburg
Foundation zuriick. Das Kunstprojekt wurde von der Salz-
burg Foundation finanziert, wéhrend die Sanierung der
Krypta vom Eb. Domkirchenfonds zu Salzburg mit Unter-
stitzung der Stiftung Propter Homines in Liechtenstein,
dem Bundesdenkmalamt und dem Bundesministerium fir
Unterricht, Kunst und Kultur, dem Land Salzburg und der
Stadt Salzburg erméglicht wurde.
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Kunstprojekt Salzburg 2010
Awilda von Jaume Plensa

Dietrichsruh in der Universitét Salzburg
Sammlung Wiirth, Inv. 14402

Fur dieses Kunstprojekt Salzburg hat der katalanische
Kinstler Jaume Plensa (*1955) eine Skulptur fir die Die-
trichsruh der Universitdt Salzburg geschaffen. Sie trégt
den Titel »Awilda« und ist der monumentale, 5 m hohe
Kopf eines jungen Mé&dchens mit karibischen Gesichts-
ziigen, gestaltet aus weifBem spanischem Marmor.

Die Figur, die unmittelbar aus dem Boden zu wachsen
scheint, vereint Distanz und Néhe gleichermaf3en. Sie
strahlt eine Gbernatirliche Ruhe und etwas héchst Rétsel-
haftes aus. Was wir sehen, ist eindeutig ein weiblicher
Kopf, doch sofort entzieht sich »Awilda« der Eindeutig-
keit, die sich im ersten Moment beim Betrachten einstellt.
Diese Irritation der Wahrnehmung gelingt dem Kinstler,
indem er sein Werk nicht aus einem Block fertigt, sondern
aus 20 Scheiben gleicher Hshe, aber unterschiedlichen
Durchmessers, die ibereinander auf einen im Boden ver-
ankerten Stahlstab gelegt werden. So scheint der Kopf zu
schwingen, sich in die Héhe zu schrauben, nach oben
und unten zu flieSen.

Die Schichtung der Marmorscheiben hat aber nicht nur
formale Griinde, sondern auch inhaltliche. Sie verweist
auf die Gber Jahrhunderte gewachsenen »Schichten von
Menschlichkeit«, die Plensa in Salzburg beobachtet hat:
»Awilda kommt aus Santo Domingo. Sie ist einer dieser
Menschen, die auf der Suche nach einem besseren Leben
nach Europa gekommen sind. Mein Ziel ist es, mit ihrem
Gesicht eine Portion Zukunft inmitten unserer alten Tradi-
tionen einzubringen. Die auBBergewdhnliche Geschichte
der Stadt Salzburg besteht aus zeitlich ibereinanderlie-
genden Schichten von Menschlichkeit. Eine Ablagerung.
Awilda reprasentiert die enorme Kapazitét, die ein an-
onymer Mensch hat, die tdgliche Geschichte mit aufzu-
bauen, auch wenn dies normalerweise von den groBen
Namen und dem politischen Geschehen iiberdeckt wird.
Das alltégliche Leben verwandelt sich in etwas Ubersinn-
liches. Ein Fest des Volkes.«

Dieser Gedanke hat auch die Entscheidung Jaume Plensas
fir die Aufstellung seiner Skulptur in der Dietrichsruh der
Universitéit Salzburg beeinflusst. Es ist ein offener, stark
frequentierter Ort, eine Eingangssituation. Studierende aus
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aller Welt treffen hier zusammen - die perfekte Kulisse fir
seine »heimatlose« Awilda, ein Ort des Kennenlernens
und der Erkenntnis, der Offenheit und Forschung.

© VG Bild-Kunst, Bonn 2022 / Foto: Wolfgang Lienbacher
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Kunstprojekt Salzburg 2011
Gurken von Erwin Wurm
Furtwdngler-Garten
Sammlung Wiirth, Inv. 14933

Erwin Wurm (* 1954) ist der Meister des hintergrindi-
gen, skurrilen Humors. Mit seinen fotografisch und im
Video festgehaltenen »One Minute Sculptures«, den »ver-
fetteten« Skulpturen oder Aktionen und Installationen im
&ffentlichen Raum - etwa dem umgedrehten Einfamilien-
haus auf dem Dach des Wiener MUMOK 2006 - lotet
er die Grenzen des Mediums Skulptur aus und hat sich
fest in der internationalen Kunstszene etabliert. Alltags-
objekte wie Autos, Héuser oder eben Gurken finden in
seinem Werk ebenso ihren Platz wie Kérperlichkeit,
Handlungen und Umwelt des Menschen.

Mit Witz und Ironie entlarvt Wurm absurde gesellschaftli-
che Entwicklungen und stellt dabei den géngigen Skulptu-
renbegriff immer wieder infrage: Bei ihm kann alles zur
Skulptur werden. Die Dinge sind nicht das, was sie schei-
nen, sie sind wandelbar, unter der Oberfléiche steckt
immer eine Uberraschung. Wurm entlockt ihnen neue
Sinnebenen, auch den Salzburger »Gurkeng, die er in



einer Finfer-Reihe am Furtwéingler-Garten unter dem Blick
der Schiller-Statue aufreiht.

Eine Gurke ist eine Gurke ist eine Gurke - oder eher
nicht2 Wurm, der bereits sein »Selbstportrait als Essiggur-
kerl« inszeniert hat, erklért fir das Kunstprojekt Salzburg
die beliebte Essiggurke abermals zum darstellenswerten
Motiv und erhebt damit einen allgegenwdirtigen, banalen
Gegenstand zum Kunstobjekt. Wesentlicher Bezugspunkt
ist dabei der Mensch in all seiner Individualitét: »Die Fas-
zination an der Vielfalt der Formen, die man nicht aus-
schdpfen kann, weil keine der anderen gleicht - das hat
schon was«, so Erwin Wurm. »Jede Gurke ist individuell
verschieden, aber doch sofort als Gurke erkennbar und
einem Ganzen zuordenbar ... &hnlich den Menschen.«
Die Formen sind so unterschiedlich, wie Gurken und Men-
schen nun einmal sind: grof} und klein, dick und diinn, rau
und glatt, schmal und gedrungen. Indem Wurm seine
Gurken auf menschliches Maf3 vergréBert und scheinbar
direkt aus dem Asphalt wachsen l&sst, inszeniert er sie als
Wesen von individuellem Wert. Die Interpretation |&sst
der Kiinstler offen. Sie bewegt sich zwischen kritischer
Ironie und humorvollem Augenzwinkern: Sind wir nicht
alle ein bisschen Gurkerl2

J91DWZUSZ UDJRIG “0I04 / ZZOT UUOg UMYl OA O
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Kunstprojekt Salzburg 2011

Connection von Manfred Wakolbinger
Rudolfskai

Sammlung Wiirth, Inv. 14935

Mit seinen organisch geschwungenen Objekten, die wie
Wesen aus einer anderen Welt wirken, besetzt Manfred
Wakolbinger (*1952) reale oder virtuelle Rdume. Er
greift in Landschaften und Architekturkulissen ein, gibt
ihnen einen neuen Mittelpunkt und definiert und gestaltet
sie véllig neu, so auch in Salzburg. Wakolbingers grof-
formatige Skulpturen aus Edelstahl werden zunéchst am
Computer entwickelt, bevor der Kiinstler sie plastisch
umsetzt.

Fir das Kunstprojekt Salzburg hat er einen Platz am
Rudolfskai zwischen alter Stadtmauer und Salzach
gewdhlt - eigentlich ein typischer sUn-Ort, eine Durch-
gangssituation, liegt doch zwischen Salzach und Stadt
maver noch eine viel befahrene Straf3e. Mit seiner Skulp-
tur gelingt es Manfred Wakolbinger, dem einstigen >Un-
Ort< ein Zentrum und eine Gestalt zu geben und ihn
dadurch zum Ort werden zu lassen. »Einerseits besteht
eine sehr intime Situation, erléutert der Kiinstler, »durch
die Weite des Flusses aber auch ein groBziigiger Geist.«
Er begreift den Platz als »Bihne« fir seine Skulptur, durch
die ein Bezug zum kulturellen Selbstverstandnis der Stadt
Salzburg entsteht, wéhrend die geschwungene Form
Bezug auf den Fluss nimmt.

Nicht nur dieser Bezug hat Wakolbinger zu seinem Titel
»Connection« inspiriert, sondern vor allem die grundle-
gende Bedeutung der Verbindung von Innen und Auf3en
in seinem Werk. Das »AuBen« ist in diesem Fall die Salz-
burger Alistadt, die gleich hinter der Stadtmauer beginnt
und deren Uber Jahrhunderte gefestigte (kultur-)historische
Substanz einen durchaus musealen Charakter besitzt.
Das »Innen« sind die Menschen, die die Stadt bevélkern
und dort leben, arbeiten, Urlaub machen und sie dadurch
mit Leben fillen.

Diese Verbindung ibertréigt Wakolbinger auf seine rund
11 m lange Skulptur, die in zwei geféBartigen Offnungen
endet: Ein- und Ausgang. Haben wir es mit einer einfa-
chen Durchgangsstation zu tun, in der nichts haften
bleibt - hier rein, da raus? So wie der Weg an der Stadf
maver vorbei, bevor dort eine Skulptur stand2 Oder sind
Aufen und Innen, Kunst und Leben vereinbar? Genau
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darum geht es Wakolbinger, um die Anfiillung von Stadt-
und Kulturraum mit Leben. Sein Symbol fir dieses Leben
ist das verspiegelte, funkelnde, gebrochene Innere der
Skulptur. Und erst in der Betrachtung vollendet sich das
Werk: »Durch die hermetische Oberfléiche aufien und
durch die Spiegelung im Inneren«, so Manfred Wakol-
binger, »entsteht ein Gegensatz, der sich auflést, wenn
der Betrachter durch sein Spiegelbild im Inneren zu einem
Teil der Skulptur wird.«

© Manfred Wakolbinger / Foto: Harald Eisenberger
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Kunstprojekt Salzburg 2011

Beyond Recall von Brigitte Kowanz
Staatsbriicke

Sammlung Wiirth, Inv. 14934

Brigitte Kowanz (1957-2022) wurde bekannt fiir ihre
Lichtinstallationen, die sie in Form von Raumbildern
realisierte oder als s>Interventionen< im architektonischen
Kontext umsetzte. Eine solche Intervention nahm sie auch
an der Salzburger Staatsbriicke vor, in deren Architektur
sie gleichermaflen behutsam wie eindringlich mit ihrem
Projekt »Beyond Recall« eingriff.

Uber den Sockeln der vier Briickenképfe - dort, wo man
eher steinerne Léwen oder Statuen erwarten wiirde -
hat Kowanz semitransparente Spiegelkuben errichtet, in
denen Schriftziige aus Neon aufleuchten, formuliert in
der Handschrift der Kiinstlerin: »Beyond Recall«, »En-
vision«, »Dedicated Secret«, sowie der Text, den sie der
Gedenktafel an einem Briickenkopf auf der Neustadtseite
entlehnt hat und der dem Konzept der Arbeit zugrunde
liegt: »Zum Gedenken an die Hunderten Kriegsgefange-
nen und Zwangsarbeiter, die von 1941 bis 1945 gegen
ihren Willen und unter groBen Opfern an der Errichtung
dieser Briicke arbeiten mussten.«
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Kowanz gelingt eine Symbiose von politischem Appell
und hoher kiinstlerischer Asthetik. Der funktionale Stellen-
wert der Briicke iberlagert sich dabei mit dem histori-
schen: Die Staatsbriicke ist Verkehrsknotenpunkt, Verbin-
dung zwischen Alt- und Neustadt, Touristenmotiv - und
Symbol historischer Unmenschlichkeit. »Beyond Recall« ist
eine Mahnung gegen das Vergessen, gegen Unrecht und
Verdréngung. Die Ereignisse sind unumkehrbar - eine
Operation »beyond recall« gewissermaBBen. Aber sie
mijssen von »jenseits der Erinnerung« - so eine weitere
Ubersetzung des Titels - ins Hier und Heute geriickt
werden.

Die Arbeit figt sich so selbstversténdlich in ihren Kontext,
als wére sie schon immer dort gewesen. Die gl&sernen
Kuben reflektieren sowohl das Neonlicht im Inneren als
auch den &uBeren Lichteinfall, sodass sich die Schriftzige
scheinbar unendlich fortsetzen. »Diese Lichtzeichen zwi-
schen den Spiegeln«, so Brigitte Kowanz, »sind raumbil-
dendes Element und Informationstréiger gleichermaf3en.
Der Raum, der dabei entsteht, kennt keine Grenzen. Innen
und auBen verschrénken sich ineinander. Der Spiegel ist
Trennung und Verbindungselement zugleich; zwei RGume
werden erzeugt: ein fiktiver Raum und der reale Raum,
der die gesamte Umgebung des Objektes sowie den
Betrachter mit einbezieht. Zeit und Ort spiegeln sich inei-
nander. Eine Simultanitét von Raum und Zeit, Schrift, Bild
und Skulptur entsteht und wird sinnlich erlebbar.«

29



Kunstprojekt Salzburg 2019
Die Sprache der Végel von Anselm Kiefer

Chiemseehof
Sammlung Wiirth, Inv. 18166

Anselm Kiefer néhert sich mit diesem Werk einem Phan-
tom: Dem sagenumwobenen Alchemisten Fulcanelli, der
in den 1920er-Jahren in Frankreich gewirkt haben soll.
Wer war Fulcanellig Ein Industrieller? Ein Mitglied aus
dem Adelsgeschlecht der Valois2 Alter Ego und Erfindung
seines angeblichen Schijlers Eugéne Canseliet? Ein
Genie, der ins Herz der Alchemie bis zum Stein der Wei-
sen vorgedrungen ist2 Theorien gibt es viele, allesamt
ebenso mysterits wie die Figur Fulcanelli selbst.

In seinen Schriften erwéhnt Fulcanelli eine geheime
»Sprache der Végel«, die fir ihn den Weg zur Enthillung
der letzten Wahrheit markiert. Die Sprache der Végel
steht dabei symbolisch fiir die Erfahrung absoluter (bzw.
géttlicher) Erleuchtung. So versteht etwa Siegfried die
Sprache der Végel nach dem Genuss von Drachenblut.
Der heilige Franziskus erhélt durch géttliche Eingebung
die Gabe, den Végeln zu predigen.

Anselm Kiefer greift die Idee einer »Sprache der Végel«
in seiner Skulptur auf. Maijestdtische Adlerschwingen
erheben sich iiber einem monumentalen Stapel Biicher,
als wiirden sie einen Schatz bewachen. Mit dieser for-
malen Anordnung bezieht sich Kiefer auf das Frontispiz
einer Schrift Fulcanellis, auf dem der alchemistische
Rabe auf dem Totenschédel thront. Wéhrend Fulcanelli
die Vergéinglichkeit beschwért, richtet Kiefer seinen
Blick in Vergangenheit und Zukunft gleichermaf3en:

Die Biicher sind markante Symbole des Wissens und
seiner auf Dauer zielenden Uberlieferung. Wissen

und Weisheit haben kein Ende, sie sind niemals ganz
ausgeschdpft. Konsequenterweise bleibt auch die

letzte Wahrheit flichtig: Man kann sie nicht erlangen,
sich ihr nur néhern.

Anselm Kiefer (*1945) selbst gilt als der Alchemist unter
den Kiinstlern: Zu seinen bevorzugten Materialien gehs-
ren Blei, vertrocknete Pflanzen, Beton oder Harz und
seine unverkennbare Bildsprache ist durch eine starke
Symbolik, durch Schichtung, Durchdringung und Ver-
schmelzung charakterisiert. Seine Lebensthemen sind
Geschichte und Mythen: »Ich denke vertikal. Ich sehe alle
Schichten. Ich erzéhle Geschichten, um zu zeigen, was
hinter der Geschichte ist.«
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Foto: Julia Schambeck, Miinchen

berliner block von Gerhard Trieb
Mirabellgarten
Sammlung Wirth, Inv. 17284

Gerhard Triebs Steinskulpturen sind stille Zeichen, ein-
drucksvolle Stelen und Kuben aus Marmor, deren Ober-
flache er in subtiler Meif3elarbeit mit einer feinen Raste-
rung Uberzieht. Im Zentrum seines bildhauerischen Schaf-
fens steht die Beschdaftigung mit dem Kubus. In die Blécke
frast Trieb (*1958) ein rechtwinkliges lineares Netz unter-
schiedlicher Breite und Tiefe, um schlieBlich mit dem Mei-
B3el in die individuelle Modulierung Gberzugehen, die
dem Relief seine innere Spannung verleiht.

Der »berliner blocke, der nicht unmittelbar zum »Walk of
Modern Art« gehért, jedoch im &ffentlichen Raum von
Salzburg besichtigt werden kann, ist Teil eines Skulpturen-
zyklus, der im Zeitraum 1995-2005 entstand.
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Der Wirth Skulpturen Garten

bei Schloss Arenberg

Der Wirth Skulpturen Garten ladt ganzjéhrig zur Begeg-
nung mit zeitgendssischer Kunst inmitten der pittoresken
Anlage bei Schloss Arenberg ein. Die ausgestellten
Werke stammen aus der in Kiinzelsau (Baden-
Wirttemberg) beheimateten Sammlung Wirth, die im
Bereich der Skulptur einen ihrer Schwerpunkte hat. Das
Kunstprojekt bei Schloss Arenberg ist eine Kooperation
zwischen der Salzburg Stiftung der American Austrian
Foundation und der Sammlung Wirth.

American Austrian Foundation

Die American Austrian Foundation (AAF) ist eine NGO
und Non-Profit-Organisation, die im Jahr 1984 mit dem
Ziel gegriindet wurde, die Beziehungen zwischen den Ver-
einigten Staaten und Osterreich durch den Austausch in
Medizin, Wissenschaft, Medien und Kunst zu verbessern.
Aufgrund der dramatischen politischen Verénderungen in
Europa, einschlieBlich des Falls des Eisernen Vorhangs
und der Erweiterung der Europdischen Union, hat die AAF
begonnen, Osterreich als Briicke zwischen Ost und West
zu nutzen und bilaterale Stipendien an qualifizierte
Expert*innen aus Zentral- und Siidosteuropa zu vergeben.
Im Jahr 1995 wurde die Salzburg Stiftung der American
Austrian Foundation gegriindet, um eine Plattform fiir die
Umsetzung der AAF Programme in Europa zu bieten. Seit
1993 haben die AAF und die Salzburg Stiftung der AAF
mehr als 25.000 postgraduale Stipendien an junge, quali-
fizierte Fachleute aus Schwellen- und Entwicklungsléndern
vergeben. Durch diesen Austausch von Arzt*innen, Jour-
nalist*innen, Diplomat*innen, Musiker*innen und Kinst
ler*innen begegnen sich Kolleg*innen mit den gleichen
fachlichen Interessen, aber oft unterschiedlichem religis-
sen oder kulturellen Hintergrund. Der Erfahrungsaustausch
ermdglicht ihnen, Gemeinsamkeiten iber Unterschiede zu
stellen und Briicken der Versténdigung zwischen den
Vélkern zu bauen.

Schloss Arenberg

Das ambitionierte Ziel der AAF ist die Férderung eines
kulturellen Dialoges. Schloss Arenberg war bereits in den
vergangenen zwei Jahrhunderten ein wichtiger Treffpunkt
fir Kulturschaffende und Intellektuelle. Im Jahr 2001
erwarb schlieBlich die Salzburg Stiftung der AAF das
Schloss Arenberg, um eine dauerhafte Bleibe fiir die
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Programme der AAF in Europa zu schaffen. Hier kénnen
Fachkréfte aus unterschiedlichen Bereichen eine Auszeit
nehmen. Sie treffen sich, um Wissen, Ideen und prakti-
sche Féhigkeiten auszutauschen, und werden Teil eines
internationalen Netzwerks von Expert*innen. Schloss
Arenberg ist das Zentrum des Open Medical Institute und
seiner medizinischen Seminare.

Wahrend der Sommerfestspiele kommen Mitglieder der
weltberihmten Wiener Philharmoniker hierher, um Opern-
camps fir Kinder abzuhalten und so die néchste Generati-
on von Liebhabern der klassischen Musik zu férdern.

Foto: Julia Schambeck, Minchen

Salzburg Stiftung der
American Austrian Foundation
Arenbergstrasse 10

A-5020 Salzburg

Fon: +43-662-640 101
office@schlossarenberg.at
www.aaf-online.org

Offnungszeiten

Taglich 8-18 Uhr
Eintritt frei
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Im Zentrum von Tobias Ballatys Arbeit steht die »dop-
pelt gebogene Fléche«. Bei dieser ist an jedem Punkt die
Vereinigung konvexer, konkaver und gerader Strukturen
gegeben, wobei die Ursache fir dieses Phdnomen nicht
in diesen liegt, sondern sie entspricht geméf Goethe
»héherer Natur in der Natur«. »Wer lernt, die doppelt
gebogene Fléche im Ganzen zu sehen, schaut den Geist
an der Materie geronnen.« (Tobias Ballaty)

Tobias Ballaty

*1989, lebt in Salzburg

Trias, 2016/17

Sélker Marmor
85x120x90/75x120x 105/
75x125x 110 cm

Sammlung Wiirth, Inv. 17609

Foto: Julia Schambeck, Miinchen



Foto: Julia Schambeck, Miinchen

Tobias Ballatys intensives Interesse gilt der von Goe-
the entwickelten Naturwissenschaft und im Besonderen
dem Knochenbau von Mensch und Sdugetier. Die Gestalt
selber ist Inhalt seiner Arbeit. »Wer anféngt, in die tiefen
Geheimnisse des Lebens hineinzublicken, der empfindet
eine tiefe Liebe zu deren einfachsten Erscheinungen,
denn in diesen tritt der Kern allen Seins zutage. Man
braucht nichts mehr hineinlegen, denn das, was ist, ist es,
ist alles!« (Tobias Ballaty)

Tobias Ballaty

Ecliptica, 2018

Bronze

144 x 280 x 175 cm
Sammlung Wirth, Inv. 18113
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Der Begriff Pteron kommt aus dem Griechischen. Er
bezeichnet bei einem sdulenumstandenen Tempel den
Bereich zwischen Gufierem Séulenkranz und der Wand
der inneren Cella, wo sich die Gléubigen geschitzt auf-
halten konnten. Auch wurde er fir kultische Prozessionen
genutzt. Die Skulptur von Ballaty scheint diese schiitzen-
de Funktion aufzugreifen.

Tobias Ballaty

Pteron, 2018

Bronze

191 x170x 120 cm

Leihgabe Ellen Genelin, Salzburg

Foto: Julia Schambeck, Minchen



Foto: Julia Schambeck, Miinchen

Tobias Ballaty
Zeitzeuge, 2019

Bronze

151 x 184 x 229 cm
Sammlung Wirth, Inv. 18552

In diesem Werk thematisiert Ballaty fir sich das Prinzip
von Krankheit. Er zeigt hier in elementarer Weise gegen-
sétzliche Formen ohne verbindendes Mittel und meint
hierzu: »Jede Krankheit ist dem Verlust einer die Gegen-
sétze harmonisch gestaltenden, heilsamen Kraft ver-
schuldet.«
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Zu seiner Skulptur, die wahrend der Zeit erschwerter per-
sonlicher Begegnungen in der Corona-Pandemie ent-
stand, bemerkt Ballaty: »Die harmonische Form dieser
Skulptur, gepaart mit dem leuchtenden Gold, soll ein Bild
sein fir das, was in jeder Begegnung von Mensch zu
Mensch immer wieder aufs Neue geschieht, némlich eine
keimhafte, zukiinftige Verwirklichung des Menschen:
don't forgetl«

Tobias Ballaty

don't forget, 2020
Blattgold 24 Karat, Bronze
97 x112x 152 cm
Sammlung Wiirth, Inv. 18551
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In seinen kommunikativen Skulpturen brachte Heinrich
Brummack Monumentalitét mit Witz und Esprit in Ein-
klang. Formal wie inhaltlich kehrte der documenta-Kiinst-
ler Hierarchien um. In seiner »verkehrten Welt« entlarvte
er tradierte Formeln der Erhdhung, um - wie es der Kunst
historiker Manfred Schneckenburger zusammenfasste -
eine »frohliche Allianz aus Antiautoritét, Kinderladen,
Biedermeier, dérflichem Barock und Skulptur« entstehen
zu lassen.

In seiner bildhauerischen Auseinandersetzung hatte es
ihm die Tradition der Gartenkunst besonders angetan.
Deren Vokabular erneuerte er wie in den »Vasen« auf
poetische und subversive Weise.

© VG Bild-Kunst, Bonn 2022 / Foto: Julia Schambeck, Miinchen
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Heinrich Brummack
Treuhofen/Neumark 1936 bis
2018 Schwabisch Hall
Vasen, 1998

Gusseisen, Granit,
Aluminiumguss, Sandstein
Hahe: je 138 cm (Vasen)
Sammlung Wiirth,

Inv. 12471
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In den Skulpturen von Alfred Haberpointner geht
das Zusammenspiel von Handwerk, Form und Inhalt
eine besonders sichtbare Verbindung ein. Der bevor-
zugte Werkstoff des 8sterreichischen Bildhauers ist
Holz. Dessen Oberflache verfremdet er durch Witte-
rungseinflisse oder durch gezielte Bearbeitung in
Form von Schlagen, Ségen, Brennen oder Bedecken.
»Meine Intention ist, ein Objekt in der Erscheinung, in
der Oberfléiche gewissermaBen, durchzugestalten,
durch wiederholte Einséitze, auch durch Gliederung in
relativ kleine Segmente, eine Gesamtoberfléche, eine
Gesamttextur zu schaffen.« (Alfred Haberpointner)
Zugleich konzentriert er sich auf einfache organische
Grundformen.

In seinen Werkreihen widmet er sich beharrlich elemen-
taren Problemstellungen. So geht er seit den 1990er-
Jahren in seinen »Gewichtungen« Fragen der Proporti-
on nach: Volumin&se Kérper balancieren auf disnnen
»Beinen«. Das Verhdltnis von Tragen und Lasten

wird augenféllig. Um besténdige AuBenskulpturen zu
schaffen, greift der Bildhauer auch auf den Bronzeguss
zuriick.

Alfred Haberpointner
*1966, lebt in Leonding
(bei Linz) und Ebenau
Gewichtung, 2002
Bronze

220 x 150 x 150 cm
Sammlung Wiirth, Inv. 7606
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Bernhard Heiliger zghlte seit den 1950erJahren zu
den erfolgreichsten Bildhauern der deutschen Kunstszene.
Er entwickelte eine abstrakt-dynamische Skulpturenform,
die extrem raumbezogen ist. Bei den Bronzen der
1960er-Jahre gewinnt die Oberfléchenbeschaffenheit
respektive ihre Farbigkeit an Bedeutung. Der Kontrast von
dunklen amorphen und golden leuchtenden Fléichen fihrt
zur Einbeziehung des natiirlichen Lichtes und zum leben-
digen, wechselvollen Spiel der Oberfléchen.

»Plastik ist kein Spiel mit dsthetischen Formen, Plastik ist
gebannte Vitalitét und réumliche Realitét. Vorsichtig tas-
tend wéichst sie in den Raum, bliht vegetativ in ihm oder
st&Bt dynamisch mit grof3en Pulsschlégen gegen ihn, oder
aber durchschwebt ihn transzendent - verdnderliche,
greifbare Poesie geworden, bestehend aus Hohen und
Tiefen, aus beruhigten Formen und aufgerissenen Schriin-
den. Nicht Stillstand, sondern Bewegung - wach sein
zwischen den Dingen, die noch im Werden begriffen
sind.« (Bernhard Heiliger)

Bernhard Heiliger

Stettin 1915-1995 Berlin
GroBer Phonix llI, 1966
Bronze

400 x 320 x 200 cm
Sammlung Wirth, Inv. 3741
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© VG Bild-Kunst, Bonn 2022 / Foto: Julia Schambeck, Miinchen
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Auf der Basis seiner Untersuchungen zu Architektur, Kom-
munikation und sozialen Mustern im &ffentlichen Raum
erarbeitete der danische Kiinstler Jeppe Hein eine
Serie von Banken, betitelt als sModified Social Benches«.
Das Design der Bénke ist an gewshnliche Gartenbdnke
angelehnt, jedoch in mannigfacher Form so abgewan-
delt, dass der Akt des Sitzens zu einem bewussten physi-
schen Erlebnis wird. Durch ihre Umformung changieren
die Béinke zwischen dysfunktionalem Objekt und brauch-
barem Mé&bel und bedeuten somit den Gegensatz von
Kunstwerk und funktionalem Gegenstand.

Jeppe Hein erhielt den 10. Robert Jacobsen Preis der
Stiftung Wiirth 2012/2013.

Jeppe Hein

*1974, lebt in

Kopenhagen und Berlin
Modified Social

Bench #3, 2005

Stahl, pulverbeschichtet

75x 180 x50 cm

Sammlung Wiirth, Inv. 15357
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Jeppe Hein

Modified Social

Bench #5, 2005

Stahl, pulverbeschichtet

83 x 180 x 50 cm

Sammlung Wiirth, Inv. 15356



Alfred Hrdlicka: »Und so ging ich auf Inspirations-
suche Anfang der finfziger Jahre in die Wiener Fleisch-
markthallen. [...] Meine politisch-religisen Bilder der
frihen finfziger Jahre sind nur zu deutlich von Eindriicken
aus den Hallen bestimmt, und Kreuzigungsszenen auf
Fleischerhaken habe ich schon 20 Jahre vor meinem
sPlétzenseer Totentanz« gemalt. Die Nachwirkung auf
meine plastischen Arbeiten habe ich schon erwdhnt, die
Schécher, der Gekreuzigte und Marsyas, auch die Opfer
Haarmanns verdanken ihre unmittelbare Wirkung diesen
erworbenen Kenntnissen von maltrétiertem Fleisch.«

Es sind nur wenige Kinstler in der Sammlung Wirth mit
ihren Werken so opulent und vielféltig vertreten wie
Alfred Hrdlicka, der als Bildhauver, Maler, Zeichner und
Grafiker ein Werk geschaffen hat, das von einer extre-
men physischen wie psychischen Exzessivitét gekenn-
zeichnet ist.

Die menschliche Figur in ihrer realistisch, aber stets
expressiv gestalteten Form bildet den Schwerpunkt seines
gesamten Schaffens. Der &sterreichische Kinstler schilder-
te sie in allen erdenklichen Zusténden und machte auch
vor Leid, Krankheit, Schéndung und Tétung - wie im Fall
des Serienmérders Fritz Haarmann - nicht halt. Damit
korrespondierend analysierte er extreme Formen mensch-
licher Sexudlitéit, die bei ihm in nicht minder drastischen
und gewaltsamen Bildern Ausdruck fand.

Alfred Hrdlicka

Wien 1928-2009 Wien
Haarmann (Haarmann
und eines seiner

Opfer Ill), 1997

Bronzeguss nach einem Original
aus weiem Laaser Marmor
von 1967/68

210x 36 x42 cm

Sammlung Wiirth, Inv. 7355
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Robert Jacobsen, einer der bedeutendsten Vertreter
abstrakter Skulptur, ist eine der zentralen Kiinstlerpersén-
lichkeiten in der Sammlung Wirth. In den 1950er-Jahren
fand der dénische Bildhauer im Eisen den adéquaten
Werkstoff fiir seine vielgestaltigen, meist bemalten Plasti-
ken. Dieses beliebig formbare Material setzte er in additi-
vem Verfahren zu rédumlichen Gebilden zusammen, die
ein Spiel von Gegensétzen aufzeigen wie Labilitét und
Stabilitat, Dynamik und Statik, Offenes und Geschlosse-
nes, Gleichgewicht und Ungleichgewicht, Schwere und
Leichtigkeit, Kompaktheit und Transparenz. In Paris, wo er
ab 1947 lebte, hatte er die entscheidenden Impulse emp-
fangen, seine unverwechselbare Sprache als Bildhauer
gefunden und mit grofBer Beharrlichkeit und Konsequenz
weiterentwickelt. Dennoch verzichtete er nicht auf die
figurative Gestaltung.

Dies wird auch an dem Reiterstandbild im Wirth Skulptu-
ren Garten deutlich, das auf die traditionelle Gattung des
Denkmals auf Sockel und unter freiem Himmel zuriick-
greift.

Zum Gedenken an Robert Jacobsen rief der Unternehmer
und Sammler Reinhold Wirth 1993 den Robert Jacobsen
Preis der Stiftung Wirth ins Leben. Alle zwei Jahre wird
diese Auszeichnung seitdem von einer unabhéngigen
Jury an zeitgendssische Bildhauerinnen und Bildhauer
vergeben. Im Wirth Skulpturen Garten bei Schloss Aren-
berg sind mehrere Preistrager vertreten.

Robert Jacobsen
Kopenhagen 1912-1993
Tagelund (Dénemark)

Das Pferd -

In Erinnerung an einen
alten Freund, 1984
Eisen, schwarz bemalt,
Sockel aus rotem Granit
Hahe: 315 cm (mit Sockel)
Sammlung Wiirth, Inv. 17521
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Fir die tschechische Bildhauerin und documenta-Kinstle-
rin Magdalena Jetelova spielen Grenzen und das
Uberschreiten von Grenzen eine wichtige Rolle. Geboren
und aufgewachsen in der sozialistischen Tschechoslowa-
kei, war die Erfahrung des geteilten Europas und die
damit verbundene Isolation préigend fir sie. 1985 flichte-
te sie schlieBlich nach Deutschland, wo sie zundchst in
Disseldorf, spater in Miinchen iiber viele Jahre eine Pro-
fessur an der jeweiligen Staatlichen Kunstakademie
bekleidete. Neben mehreren Auszeichnungen erhielt sie
1997 den Robert Jacobsen Preis der Stiftung Wirth.
Bekannt wurde sie in den 1980er-Jahren mit extrem iber-
oder unterdimensionierten und dadurch ins Absurde
gewendeten Alltagsgegensténden, wie Tischen, Stihlen,
Treppen oder Hausern, die sie auf rohe Weise aus dem
Holz schlug. Auch deren Gebrauchsfunktion fiihrte sie ad
absurdum, indem Stiihle zu schreiten scheinen oder Trep-
pen ins Leere stirzen. Diese Sprengung des Alltéglichen,
des Domestizierten verstand sich als indirekter Kommen-
tar zu einer Absurditét des Alltags, wie sie im real existie-
renden Sozialismus vorkam. Magdalena Jetelovd selbst
umriss ihre Werke damals mit Begriffen wie Imagination,
Sachlichkeit, Einfachheit und Absurditat.

Magdalena Jetelova
*1946, lebt in Minchen,
Disseldorf und Prag

Stuhl, 2000

Eisen

280 x 150 x 140 cm
Sammlung Wirth, Inv. 5320
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Stephan Kern erhielt 2001 den 5. Robert Jacobsen
Preis der Stiftung Wirth. Kennzeichnend fir seine abstrak-
ten Skulpturen sind Materialgerechtigkeit und ein variati-
onsreiches Formenrepertoire. Seine Werke kénnen solitér
auftreten, mit Vorliebe ordnet sie der Bildhauer jedoch in
bestimmten Konstellationen zu Gruppen. Jedes Ensemble
ist allerdings tempordr und wandelbar. Kern vermeidet
rigorose Systeme, nimmt dagegen sensibel in Grée, Pro-
portion, Form und Anordnung auf die Umgebung Bezug.
Seine Tirme und Stelen erinnern an Architektonisches,
anderen Formen haftet etwas Organisches an.

Stephan Kern

*1955, lebt in Minchen
Ohne Titel, 2009

Bronze, Kristallgitterstruktur
186 x 60 x 60 cm

Sammlung Wiirth, Inv. 16696
Ohne Titel, 2009

Bronze

60x75x75cm

Sammlung Wiirth, Inv. 16697



Fotos: Julia Schambeck, Minchen

Stephan Kern

Ohne Titel, 2002

Stahl, teilweise lackiert,
Aluminium, Bronze
Durchmesser: 165 cm
Hohe: 250-350 cm
Sammlung Wiirth, Inv. 8606

»Stephan Kern verknipft in seinem CEuvre immer wieder
Prinzipien, die sich teils widersprechen, teils sogar auszu-
schlieBen scheinen«, so der Kunsthistoriker Armin Zweite.
»Einerseits beschaftigt er sich mit klaren Formen, entwi-
ckelt Konstruktionen, kalkuliert, verfolgt Konzepte und
macht Pléne, andererseits vertraut er seiner Einbildungs-
kraft, seiner Fantasie, geht spielerisch vor und gibt dem
Zufall Raum. Das Uberzeugende seines Schaffens liegt
nicht zuletzt darin, dass es ihm immer wieder gelingt,
diese beiden Pole aufeinander zu beziehen und das
einander AusschlieBende zu verkniipfen, ohne die Diskre-
panzen zu nivellieren. Damit wird ein Spannungspotenzi-
al aufgebaut, das sich in seiner Komplexitét immer stérker
enffaltet, je langer man sich auf seine Arbeiten einldsst.«
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Markus Redl|

*1977, lebt in Wien

Stein 47 [Im Moment

der Solidarisierung mit
der Metaphysik im Augen-
blick ihres Falls], 2006
Bianco Carrara Marmor,
teilweise koloriert

130x 181 x 117 cm
Sammlung Wirth, Inv. 10571
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Indem der &sterreichische Bildhauer Markus Redl
seine Skulpturen aus Marmor schafft, greift er auf ein tra-
ditionelles Material der Bildhauerei zuriick. Er tut dies
allerdings nicht - ungeachtet der hohen Qualitétsanspri-
che, die es selbst stellt -, ohne das Material mit der naiv
anmutenden Nahbarkeit seiner Figuren in Kontrast zu set-
zen. Ein Gefihl des Subversiven stellt sich ein, das uns die
Darstellung hinterfragen lsst, und verstérkt sich in Verbin-
dung mit dem Adorno-Zitat im Titel dieses Werkes.

Foto: Julia Schambeck, Miinchen
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Bevor Markus Redl 2004 sein Diplom bei Erwin Wurm
an der Universit&t der Angewandten Kinste in Wien
machte, studierte er Psychologie. Seine bildhauerische
Praxis ist wesentlich von Literatur beeinflusst. Poesie und
Texte, in denen Sprache und Semiotik eine zentrale Rolle
spielen, nimmt er im Gestus der Aneignung als Bezugs-
quellen.

Die hochgestellten FuBnoten in seinen Werkfiteln verwei-
sen auf die zugrunde liegenden literarischen, philosophi-
schen oder poetischen Quellen. So kénnen wir im Fall
von »Stein 134"« an anderer Stelle im Archiv des Kiinst-
lers nachschlagen: »siehe Kodo Sawaki, Tag fir Tag ein
guter Tag, Frankfurt 2008; Erich Fromm, Daisetz Teitaro
Suzuki, Richard de Martino, Zen-Buddhismus und Psycho-
analyse, Minchen 197 1«.

Die vordergriindig so einfache figiirliche Realitét trigt,
denn Markus Redl forscht vielmehr nach einem Sein der
Dinge und nach Zusammenhéngen von Bedeutung und
Erscheinung. Diesem Anliegen sind seine enigmatischen
Skulpturen verpflichtet.

Markus Redl

Stein 134"

[Who is next - oder wer
wiirdig ist, wird fahren],
2013

Bianco Carrara Marmor

auf Holz, geflémmt

170 x 161 x 87 cm (mit Sockel)
Sammlung Wiirth, Inv. 17158
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Gertrude Reum umkreiste in ihrem bildhauerischen
Werk Phdnomene wie Licht, Zeit, Bewegung und Raum.
Chromnickelstahl und Messing gehérten zu ihren
bevorzugten Werkstoffen, die sie in anspruchsvollen
technischen Prozessen gestaltete. 1997 begann sie
damit, ihre »lichtbiindelungen« von zweidimensionalen
metallenen Trégern in den Raum zu entwickeln. Es ent-
standen hoch aufragende, veréstelte Skulpturen. Einzel-
ne Chromnickelstahl-Rohre streben von einem gemein-
samen Sockel ausgehend in mehrfachen Windungen
nach oben in den Himmel, als wachsen sie dem Licht
entgehen, das auf den polierten Oberfléchen reflek-
tiert und ein stets lebendiges Bild schafft. So vermitteln
die »lichtbahnen« trotz ihrer Abstraktion etwas von

den transitorischen Phédnomenen der Natur und ihren
schépferischen Prozessen.

Gertrude Reum

Saarbriicken 1926-2015 Buchen
Ohne Titel, 2007
Chromnickelstahl

Hahe: 600 cm

Sammlung Wirth, Inv. 14840
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Max Eugen Seiz studierte an der Hochschule fir
Gestaltung in Schwéibisch Gmiind. Nach einem Studien-
aufenthalt in London 1953/54 wurde er als freischaffen-
der Kiinstler tétig und arbeitete fortan in Schwiéibisch
Gmiind.

Zu seiner Figur »Ecce me«, die in ihrer strengen Statuarik
an einen Kouros - an die Statue eines jungen Mannes,
wie ihn die griechische Archaik kannte - erinnert, schrieb
Seiz: »lch bin als freier Mensch an das All gebunden, mit
dem Land verbunden - mit Dir eingebunden und doch
ein freier Mensch.« Das lateinische »Ecce mel« heift
whortlich Gbersetzt »Sieh michl« im Sinne von »Hier bin
ichl« oder auch »Da bin ichl«.

Es l&sst unmittelbar an den biblischen Ausruf »Ecce
homo« (»Seht da, welch ein Mensch«) denken, den der
rémische Statthalter Pontius Pilatus im Angesicht des lei-
denden Jesus Christus formulierte. Noch in der Moderne
trdgt das Motiv als eindringliches Bild fir das Leiden und
die Entwiirdigung des Menschen. Max Eugen Seiz stellt
dem ein selbstbewusstes, wiirdevolles Menschenbild
gegeniber.

Max Eugen Seiz
Schwébisch Gmiind 1927 bis
2020 Schwiibisch Gmiind
Ecce Me, 2002

Bronze

235 x50 x50 cm

Sammlung Wiirth, Inv. 9283
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Die Grundmaterialien im Werk von Lun Tuchnowski,
erster Robert-Jacobsen-Preistréger der Stiftung Wirth
1993, waren bis in die 1990er-Jahre vornehmlich Metal-
le wie Aluminium, Zink und Stahl, aber auch Holz, Beton
und Gips. Mit diesen Materialien schuf der Kiinstler ener-
giegeladene, kraftvolle, aber keineswegs aggressive
Formen. Charakteristisch sind der Wechsel zwischen
Ruhe und Dynamik sowie die gerichtete Kraft seiner
Skulpturen.

So auch in der deutlich dreigliedrigen Arbeit »Des Arts
et des Lettres IV«, die dennoch zu einer Einheit zusam-
menwdichst. Das Trennen und gleichzeitige Verbinden,
das Gliedern und Zusammenhalten, das Brechen und

Foto: Julia Schambeck, Minchen



dennoch IneinanderflieBen von gegensatzlichen Bewe-
gungen gehdrt zu den besonderen Merkmalen dieses
Werks, ist aber auch in verschiedenartiger Weise ein
durchgéngiges Merkmal der gesamten kiinstlerischen
Arbeit von Lun Tuchnowski. Die in der Scheibe versammel-
te Energie wird durch den signalroten Anstrich noch
betont. Die Farbe akzentuiert und schafft einen Kontra-
punkt zum stéhlernen FuBkérper.

Lun Tuchnowski

Deiningen 1946-2018 Minchen
Des Arts et des Lettres IV, 1997
Stahl, lackiert

350 x 470 x 950 cm

Sammlung Wiirth, Inv. 5319
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Der franz&sische Kinstler Bernar Venet tritt ab
Mitte der 1960er-Jahre in New York mit konzeptuel-
len Arbeiten hervor. Als Plastiker wird er erst Ende der
1970er-Jahre tétig. Seine Stahlskulpturen basieren
auf radikal vereinfachten Prinzipien sowie auf Mathe-
matik und Physik. Venet formt Vierkantstébe aus mas-
sivem Stahl zu tonnenschweren Bdgen, die das Seg-
ment eines Kreises darstellen. Ein Titel wie beispiels-
weise »233,5° Arc x 4« (Bogen von 233,5° x 4)
beschreibt nichts weiter als das System, das der
Skulptur zugrunde liegt: Vier Vierkantstdbe formieren,
in identische Kreissegmente gebogen, eine Gruppe.
Dort, wo alle Stébe aneinanderliegen, ist der Schwer-
punkt und liegt die Skulptur auf. Nach oben hin wer
den die Segmente durch ihre Versetzungen wie Linien
im Raum sichtbar.

Venet geht es um Neutralitét, Prézision und die Ver-
meidung eines subjektiven Ausdrucks. Er méchte hin-
gegen die physischen Eigenschaften des Materials,
sein Gewicht, seine Biegsamkeit oder seine Wider-
standskraft spiirbar machen. Manfred Schneckenbur-
ger, der Bernar Venet 1977 zur documenta é nach
Kassel einlud, findet dafiir eine ebenso treffende wie
generelle Umschreibung: »Plastik wird transparent fir
ihre eigene Methode: sie ist Plastik und Plastik tber
den Prozess ihrer Entstehung zugleich.«

Bernar Venet ist Trdger des 7. Robert Jacobsen Prei-
ses der Stiftung Wiirth 2005,/2006.

Bernar Venet

*1941, lebt in

Le Muy (Sudfrankreich)
233,5°Arc x 4, 1998
Stahl

127 x 127 x 25 cm
Sammlung Wiirth, Inv. 8221
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Anselm Kiefer, A.E.|.O.U.: Furtwéngler-Garten

Marina Abramovi¢, Spirit of Mozart:

an der Staatsbriicke

Markus Lipertz, Mozart - Eine Hommage:

Ursulinenplatz

James Turrell, Blue Pearl - Skyspace:

Ménchsberg

Stephan Balkenhol, Sphaera und

Frau im Fels: Kapitelplatz und Toscaninihof

Tony Cragg, Caldera: Makartplatz

Christian Boltanski, Vanitas: Krypta, Dom

Jaume Plensa, Awilda: Universitét Salzburg

Erwin Wurm, Gurken: Furtwdngler-Garten
0 Manfred Wakolbinger, Connection:

Rudolfskai




Wiirth
Skulpturen
Garten

bei Schloss
Arenberg

10

12

11 Brigitte Kowanz, Beyond Recall: Staatsbriicke

12 Anselm Kiefer, Die Sprache der Végel:
Chiemseehof

13 Gerhard Trieb, berliner block: Mirabellgarten

Die Kunstprojekte sind ihrer Entstehung nach
nummeriert (ausgenommen: G. Trieb).
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Tobias Ballaty, Trias

Tobias Ballaty, Ecliptica

Tobias Ballaty, Pteron

Tobias Ballaty, Zeitzeuge

Tobias Ballaty, don't forget

Heinrich Brummack, Vasen

Alfred Haberpointner, Gewichtung
Bernhard Heiliger, Grof3er Phonix Il
Jeppe Hein, Modified Social Bench #3
Jeppe Hein, Modified Social Bench #5
Alfred Hrdlicka, Haarmann
(Haarmann und eines seiner Opfer Ill)
Robert Jacobsen, Das Pferd -

In Erinnerung an einen alten Freund
Magdalena Jetelovd, Stuhl



Schloss
Elsenheim

<
%
3,
A

?‘ﬁ

13)

Bﬂrg\ste'\nstraﬁe

14  Stephan Kern, Ohne Titel

15 Stephan Kern, Ohne Titel

16  Stephan Kern, Ohne Titel

17  Markus Redl, Stein 47 [Im Moment der
Solidarisierung mit der Metaphysik im
Augenblick ihres Falls]

18 Markus Redl, Stein 134" [Who is next -
oder wer wiirdig ist, wird fahren]

19 Gertrude Reum, Ohne Titel

20 Max Eugen Seiz, Ecce Me

21  Lun Tuchnowski, Des Arts et des Lettres IV

22 Bernar Venet, 233,5° Arc x 4

Die Reihenfolge folgt dem Kinstler*innenalphabet.
Ein vorgeschlagener Rundweg ist eingezeichnet.
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