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Queere Moderne. 1900 bis 1950 
 

Queere Moderne. 1900 bis 1950 

K20 vom 27. September 2025 bis 15. Februar 2026 

Kunstsammlung Nordrhein-Westfalen, Düsseldorf 

 

Pressevorbesichtigung: 25.9.2025, ab 10 Uhr im K20 

Pressekonferenz: 11 Uhr 

 

Die Kunstsammlung Nordrhein-Westfalen zeigt mit Queere Moderne. 1900 bis 1950 

die erste umfassende Ausstellung in Europa, die den bedeutenden Beitrag queerer 

Künstler*innen zur Moderne vorstellt. Mit über 130 Werken – darunter Gemälde, 

Zeichnungen, Fotografien, Skulpturen, Filme, Literatur und Archivalien – von 34 

internationalen Künstler*innen richtet das Ausstellungsprojekt den Fokus auf die 

erste Hälfte des 20. Jahrhunderts. Es erzählt eine alternative Geschichte der 

Moderne, in der queere Künstler*innen Themen wie Begehren, Gender und 

Sexualität sowie die Politik der Selbstdarstellung in den Mittelpunkt ihres Schaffens 

stellten. Sie erzählt zudem Geschichten queeren Lebens in Zeiten von Krieg und 

Widerstand. 

 

Trotz ihrer engen Verflechtung mit den Avantgarden blieben queere Positionen im 

kunsthistorischen Kanon oft unberücksichtigt. Die häufig fehlenden Zeugnisse und Berichte 

über sexuelle Orientierungen und Lebensweisen erschweren bis heute die Aufarbeitung 

einer queeren Moderne, einer Zeit, die zudem von kolonialen Machtverhältnissen geprägt 

war. Dieser Prozess der Rekonstruktion eines oft vergessenen Teils der Moderne ist von 

dem zwangsläufig fragmentarischen Zugang zu Wissen und einem Erinnerungsverlust 

geprägt, Aspekte, die in die Perspektive auf eine queere Moderne kreativ einzubeziehen 

sind. Von der fragmentierten Quellenlage besonders betroffen sind LGBTQ+-

Gemeinschaften aus weniger privilegierten sozialen Klassen oder dem „Globalen Süden“ 

sowie Menschen, die Mehrfachdiskriminierungen wie Rassismus ausgesetzt waren. 

Darüber hinaus wurde der Begriff „queer“ erst im Zuge des schwul-lesbischen Aktivismus 

rund um die sogenannten Stonewall-Unruhen 1969 in New York von der queeren 

Community als emanzipatorische Selbstbezeichnung umgedeutet. Damit wurde der Begriff 

positiv besetzt und trug maßgeblich zur Sichtbarkeit queerer Lebensrealitäten bei.  

 

Zu Beginn des 20. Jahrhunderts, als insbesondere Homosexualität unter Männern weithin 

kriminalisiert und Homosexualität unter Frauen tabuisiert wurde, lebten viele Künstler*innen 

nach außen hin ein gesellschaftlich angepasstes Leben und führten sogenannte 

Zweckehen, was von der Geschichtsschreibung vorrangig festgehalten wurde. Was die 

Quellen verbergen, ist daher manchmal sogar wichtiger als das, was sie offenbaren. 

 

Queere Moderne. Von 1900 bis 1950 ist in insgesamt acht thematische Kapitel gegliedert 

und beleuchtet ein internationales Netzwerk queerer Künstler*innen, das sich zu Beginn 

des 20. Jahrhunderts in verschiedenen Metropolen Europas, in den USA und im globalen 

Austausch auszubilden begann.  
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Die Ausstellung beginnt mit einem Prolog, der stellvertretend für die frühe Moderne steht 

und zeigt ein „Doppelporträt“ der Künstlerin Rosa Bonheur (1822 in Bordeaux, 

Frankreich−1899 in Thomery, Frankreich) mit einem Stier. Rosa Bonheur wurde 

international berühmt für ihre bahnbrechenden Tierdarstellungen. Da sie ihr von Édouard 

Dubufe ausgeführtes Porträt als zu traditionell empfand, stellte sie ihrem Bildnis 

selbstbewusst einen Stier zur Seite. Bereits seit der zweiten Hälfte des 19. Jahrhunderts 

brachen Künstler*innen wie die Malerin Bonheur mit überlieferten Geschlechterrollen, 

lebten in gleichgeschlechtlichen Lebensgemeinschaften und verschafften sich die 

Erlaubnis, öffentlich Männerkleidung tragen zu dürfen. 

 

Künstler*innen der Moderne haben zahlreiche Wege gefunden, alternative Bildsprachen 

und visuelle Codes für queeres Leben und Identitäten zu schaffen. Die unter dem Titel 

„Modernes Arkadien” versammelten Positionen zeigen, wie sich Künstler*innen wie Glyn 

Warren Philpot (1884 in Clapham, UK−1937 in London, UK), Ethel Walker (1861 in 

Edinburgh, UK−1951 in London, UK), Lotte Laserstein (1898 in Preußisch–Holland, heute: 

Pasłęk, Polen−1993 in Kalmar, Schweden) oder Ludwig von Hofmann (1861 in Darmstadt–

1945 in Pillnitz bei Dresden) bekannter mythologischer Bildwelten als Tarnung bedienten, 

um homoerotisches Begehren darstellen zu können. Der Schwarze US-amerikanische 

Künstler Richmond Barthé (1901 in Bay St. Louis, USA−1989 in Pasadena, USA) schuf im 

Umfeld der Harlem Renaissance – einer literarischen und künstlerischen Bewegung 

Schwarzer US-amerikanischer Schriftsteller*innen und Künstler*innen in New York – 

Skulpturen, die den Schwarzen männlichen Körper zu einem Verhandlungsort für Fragen 

von sozialer Emanzipation, Schwarzer Identität und Homosexualität werden ließ. 

 

Die „Sapphische Moderne“ fokussiert auf von lesbischen Frauen geführte Salons und 

transkulturelle Netzwerke in Paris. In der Moderne wurde der Begriff „sapphisch“ in 

Anlehnung an die antike Dichterin Sappho von der Insel Lesbos zum Synonym für 

lesbisches Begehren. Die einflussreichsten Literatur- und Kunstsalons wurden von den 

Dichterinnen Natalie Barney und Gertrude Stein sowie den Buchhändlerinnen Adrienne 

Monnier und Sylvia Beach geführt. An diesen Orten verkehrten zahlreiche Akteur*innen der 

sapphischen Moderne wie die Künstler*innen Romaine Brooks (1874 in Rom, Italien−1970 

in Nizza, Frankreich) oder Marie Laurencin (1883 in Paris, Frankreich−1956 in Paris, 

Frankreich), aber auch Vertreter*innen der Avantgarden wie zum Beispiel Pablo Picasso 

oder James Joyce. Die US-Amerikanerin Brooks malte zahlreiche Porträts und Akte von 

ihren Liebhaber*innen wie Natalie Barney oder von Weggefährt*innen wie Gluck (1895 in 

London, UK−1978 in Steyning, UK). Wie zahlreiche queere Künstler*innen nahm auch 

Gluck einen geschlechtsneutralen Namen an. 

 

Unter dem Titel „Surreale Welten” werden Positionen vereint, die sich mit den Konzepten 

der Androgynie und des Hermaphroditismus (heute als „Intergeschlechtlichkeit“ bezeichnet) 

auseinandersetzten. In einer Zeit, in der traditionelle Geschlechterrollen zunehmend 

infrage gestellt wurden, kam es besonders im Surrealismus zu zahlreichen Darstellungen 

von in Technologie gebannten Körpern und teils gewaltvollen Darstellungen eines 

modernen Geschlechterkampfs, bei denen Frauen meist als Objekte der männlichen 

Begierde dargestellt wurden. Einige Werke von Surrealisten aus der Kunstsammlung 

Nordrhein-Westfalen zeugen von diesem Ausdrucksrepertoire wie etwa René Magrittes 
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bedrohliches Gemälde Les jours gigantesques von 1928 oder Max Ernsts La femme 

chancelante von 1923. Künstler*innen wie Ithell Colquhoun (1906 in Shillong, Indien−1988 

in Lamorna, UK), Jean Cocteau (1889 in Maisons-Laffitte, Frankreich‒1963 in Milly-la-

Forêt, Frankreich), Leonor Fini (1907 in Buenos Aires, Argentinien−1996 in Paris, 

Frankreich), Gerda Wegener (1886 in Hammelev, Dänemark−1940 in Frederiksberg, 

Dänemark) oder Milena Pavlović-Barili (1909 in Požarevac, Serbien−1945 in New York 

City, USA) hingegen bildeten mit ihren Werken Visionen queerer Identitäten und Szenarien 

aus, in denen Konventionen herausgefordert und transzendiert werden konnten. 

 

Aufbauend auf queeren Theorien wie denen von David J. Getsy will das Kapitel „Queere 

Lesarten von Abstraktion“ die von den Avantgarden verteidigten Grenzen zwischen 

Abstraktion und Figuration in der Moderne aufbrechen und neu denken. Zu Beginn der 

Moderne wurden der Abstraktion wie etwa bei Piet Mondrian geschlechtliche Attribute 

zugeschrieben. Dieser hielt in seinen neoplastischen Arbeiten jedoch an einer 

hierarchisierenden Geschlechterbinarität fest, in der das männliche Prinzip als überlegen 

galt. In den konstruktivistischen und biomorphen Kompositionen von Künstler*innen wie 

Marlow Moss (1889 in Kilburn, UK−1958 in Penzance, UK), Anton Prinner (1902 in 

Budapest, Ungarn−1983 in Paris, Frankreich), Jacoba van Heemskerck (1876 in Den 

Haag, Niederlande−1923 in Domburg, Niederlande) oder Louise Janin (1893 in Durham, 

USA−1997 in Meudon, Frankreich) hingegen zeigen sich die Potenziale einer unfigürlichen 

oder genderqueeren Ästhetik.  

 

„Queere Avantgarden und intime Netzwerke“ richtet den Fokus auf transnationale queere 

Netzwerke. Gezeigt werden Arbeiten von Pavel Tchelitchew (1898 in Dubrowka, 

Russland−1957 in Grottaferrata, Italien), George Platt Lynes (1907 in East Orange, USA‒

1955 in New York City, USA), Paul Cadmus (1904 in New York City, USA−1999 in Weston, 

USA), Duncan Grant (1885 in Rothiemurchus, UK‒1978 in Aldermaston, UK) oder 

Beauford Delaney (1901 in Knoxville, USA–1979 in Paris, Frankreich), die zwischen Berlin, 

London und New York – wie Niels Dardel (1888 in Bettna, Schweden−1943 in New York 

City, USA) – auch in Paris auf die dortige internationale Avantgarde und transatlantische 

Kunstszene stießen.  

 

Das Kapitel „Queerer Widerstand seit 1933“ vereint Positionen wie die von Toyen (1902 in 

Prag, Tschechoslowakei−1980 in Paris, Frankreich) und Jeanne Mammen (1890 in 

Berlin−1976 in Berlin) sowie die der lesbischen Künstler*innenpaare Claude Cahun und 

Marcel Moore (1892 in Nantes, Frankreich−1972 auf Jersey) oder Hannah Höch (1889 in 

Gotha−1978 in Berlin) und Til Brugman (1888 in Amsterdam, Niederlande−1958 in Gouda, 

Niederlande), die ganz unterschiedliche Formen des antifaschistischen Widerstands 

entwickelt haben. Nach drei Jahrzehnten der fragilen Errungenschaften neuer Freiheiten 

und eines fruchtbaren queeren künstlerischen Schaffens wurden viele Hoffnungen unter 

dem Schatten des europäischen Faschismus brutal zunichtegemacht. Spätestens mit der 

Ernennung Adolf Hitlers zum Reichskanzler am 30. Januar 1933 drohten queeren 

Menschen auf der Grundlage des von den Nationalsozialisten verschärften Paragrafen 175 

das Konzentrationslager, grausame medizinische Experimente und der Tod. 
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Der Epilog wirft einen Blick auf die konservativ geprägten 1950er-Jahre. Vor dem 

Hintergrund des beginnenden Kalten Kriegs leitete die McCarthy-Ära in den USA eine neue 

Phase politischer Repression gegen Homosexuelle ein. Künstler*innen wie Sonja Sekula 

(1918 in Luzern, Schweiz−1963 in Zürich, Schweiz) und John Cage wählten mit ihren 

Arbeiten eine besondere Form des stillen, konzeptuellen Protests: Sekula widmete Cage 

das Gemälde Silence (1951) und Cage brachte 1952 mit seiner legendären Performance 

4'33" Stille selbst zur Aufführung – als ein Akt des kulturellen und politischen Widerstands. 

 

Relevanz heute 

Queere Moderne. 1900 bis 1950 zeigt auf vielen Ebenen, wie gesellschaftspolitisch 

relevant die in den Werken aufgeworfenen Themen und die Lebensläufe der 

Künstler*innen in ihrer Zeit waren und heute noch sind. Angesichts zunehmender 

Diskriminierung queeren Lebens in vielen Teilen der Welt, ist es umso dringlicher, die 

Geschichte queerer Kultur sichtbar zu machen. Die Ausstellung folgt damit der Vision der 

Kunstsammlung Nordrhein-Westfalen, ein vielstimmiges und globales Museum für alle zu 

sein, und stellt einen wichtigen Schritt dar, um die Geschichte der Moderne differenzierter, 

inklusiver und vielfältiger zu erzählen. 

 

Queere Wissenschaftler*innen, Künstler*innen und Expert*innen aus verschiedenen 

Bereichen unterstützten das Projekt mit ihrer Expertise. Ein queerer Beirat hat die 

Ausstellung kritisch beraten, Vermittlungssituationen konzipiert und Vorschläge zum 

Rahmenprogramm beigetragen.  

 

Idee und Konzept: Anke Kempkes, Kunsthistorikerin und Autorin. 

Kurator*innen: Isabelle Malz, Kuratorin der Kunstsammlung Nordrhein-Westfalen, mit 

Isabelle Tondre, wissenschaftliche Volontärin der Kunstsammlung Nordrhein-Westfalen, 

und Anke Kempkes, Gastkuratorin. 

 

Publikation 

Begleitend zur Ausstellung erscheint ein von Susanne Gaensheimer, Isabelle Malz und 

Anke Kempkes herausgegebener zweisprachiger Katalog (Deutsch/Englisch, 336 Seiten, 

250 Abbildungen) mit Essays von Jonathan D. Katz, Anke Kempkes, Tirza True Latimer, 

Isabelle Malz, Isabelle Tondre, Diana Souhami. Hirmer Verlag, 39,90€ 

 

Die Ausstellung wird gefördert durch die Ernst von Siemens Kunststiftung. 

 

„Queere Moderne. 1900 bis 1950 rückt Werke ins Licht, die lange Zeit im Schatten der 

kunsthistorischen Erzählung standen – Werke, die nicht nur Ausdruck individueller 

Selbstbehauptung sind, sondern auch Zeugnisse einer tiefgreifenden Erweiterung 

ästhetischer und gesellschaftlicher Horizonte. Aspekte wie Begehren, Selbstdarstellung, 

individuelle Erfahrung und soziale Geschichte werden hier nicht als Randthemen, sondern 

als zentrale Impulse künstlerischen Schaffens begreifbar gemacht. Vergessene Avantgarde 

versteht sich in diesem Sinne nicht als additive Erweiterung bestehender kunsthistorischer 

Narrative, sondern als ein kritisches Gegennarrativ, das die Moderne aus einer queeren 

Perspektive neu interpretiert. 
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Dass dieses Projekt in der Kunstsammlung Nordrhein-Westfalen realisiert wird, ist dabei 

mehr als ein Zeichen zeitgemässen Fortschritts. Es ist ein bewusstes Infragestellen der 

eigenen Sammlungsgeschichte – und damit auch ein Schritt zu mehr Offenheit, Pluralität 

und kritischer Selbstreflexion im musealen Raum.“  

Dr. Martin Hoernes, Generalsekretär, Ernst von Siemens Kunststiftung  

 

Medienpartner der Ausstellung 

Weltkunst 

 

Medienpartner der Kunstsammlung Nordrhein-Westfalen 

Frankfurter Allgemeine Zeitung 

 

Gefördert durch das Ministerium für Kultur und Wissenschaft des Landes  

Nordrhein-Westfalen 

 

 

  



Pressemappe 

25. September 2025 

Seite 7/18 

Rahmenprogramm zur Ausstellung  

 

Eröffnung 

Freitag, 26.9., 19 – 23 Uhr / K20 / freier Eintritt 

Zur Eröffnung der Ausstellung im K20 laden wir Sie herzlich ein. 

 

Es sprechen: 

Susanne Gaensheimer, Direktorin Kunstsammlung Nordrhein-Westfalen 

Isabelle Malz, Kuratorin 

Anke Kempkes, Gastkuratorin 

 

Von 20 – 23 Uhr DJ Set von Ass Tits (hyperlove collective) 

 

SNEAK PEEK – Preview für junge Erwachsene 

Bereits vor der offiziellen Eröffnung haben Studierende, Auszubildende und Schüler*innen 

(ab Sek. II) die Gelegenheit, die Ausstellung zu erleben und mit Special Guests ins 

Gespräch zu kommen. 

Freitag, 26.9., 16 – 17.30 Uhr  

Mit Ronja Jelena Filiz 

Eintritt frei mit Studierenden- oder Schüler*innenausweis, begrenzte Teilnehmer*innenzahl, 

keine Anmeldung erforderlich 

 

Workshops 

 

Painting me and myself 

Workshop zur Porträt-Malerei mit Murat Önen 

So, 2.11., 12 - 18 Uhr 

Die Arbeiten von Murat Önen verbinden klassische Techniken aus Zeichnung, Malerei und 

Kunstgeschichte mit einer offenen, experimentellen Herangehensweise. Zwischen 

Figuration und Abstraktion entstehen dabei farbenfrohe Bildräume, Bühnen sozialer 

Interaktionen und genrehaften Szenen, die sich nicht klar einordnen lassen. Murat Önens 

Werke und die vielfältigen Porträts in der Ausstellung Queere Moderne bieten Anregungen 

zur eigenen Auseinandersetzung mit der Darstellung menschlicher Körper. Im Workshop 

erproben wir malerische Techniken und Ausdrucksweisen. 

Anmeldung erforderlich. Teilnahmebeitrag 30 € inklusive Eintritt zur Ausstellung. 

 

The Power of the Gaze 

Workshop zur Porträt-Fotografie mit Rebecca Racine Ramershoven 

Sa, 17.1.2026, 12 – 18 Uhr 

Die Fotografin Rebecca Racine Ramershoven hinterfragt in ihren Arbeiten den weißen 

Blick auf Schwarze Menschen. Ihre Porträts sind Darstellungen selbstbestimmter und 

selbstbewusster Personen und bilden zusammen mit vielfältigen Fotografien aus der 

Ausstellung Queere Moderne den Ausgangspunkt des Workshops. Gemeinsam nähern wir 

uns den Fragen, wie Identität in Bildern entsteht, welche Rolle Zuschreibungen spielen und 

wie die fotografische Abbildung Macht ausübt. 
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Im praktischen Teil des Workshops gestalten wir unter Anleitung der Künstlerin persönliche 

fotografische Selbstporträts. 

Anmeldung erforderlich. Teilnahmebeitrag 30 € inklusive Eintritt zur Ausstellung. 

 

Zu Gast bei Gertrude – Literarische Lesung zum Tag der Bibliotheken  

Fr, 24.10., 16.30 Uhr 

Literatur spielte eine zentrale Rolle für die Pariser Avantgarde der Zwischenkriegszeit. In 

Adrienne Monniers Buchhandlung am linken Seineufer trafen sich Künstler*innen und 

Intellektuelle. Ihre Partnerin, die Verlegerin Sylvia Beach, verlieh in ihrem Laden 

Shakespeare and Company auf der anderen Straßenseite englischsprachige Bücher an 

amerikanische Exilant*innen. Schriftsteller*innen erprobten experimentelle Formen und 

schrieben über ihre Freundschaften, Rivalitäten und Liebesbeziehungen. In den Salons 

von Gertrude Stein und Natalie Clifford Barney diskutierten sie über literarische und 

künstlerische Innovationen. 

Am Büchertisch in der Ausstellung bringen Schauspieler*innen die vielfältigen literarischen 

Stimmen zu Gehör. 

Es lesen Sabine Osthoff und Philipp Noack. 

Teilnahme kostenfrei mit Eintrittskarte zur Ausstellung. Keine Anmeldung erforderlich. 

 

Physical Theatre Company Sticky Fragments 

Mi, 3.12., 20 Uhr 

Die Künstler*innen der Ausstellung Queere Moderne experimentieren in ihren 

genderfluiden Porträts mit Rollenbildern und Identitätsentwürfen. Im Rahmen einer 

Intervention des Physical Theatre Kollektivs Sticky Fragments werden die Kunstwerke der 

Ausstellung zu Gegenübern und Gesprächspartner*innen, die von den Performer*innen 

tänzerisch und spielerisch zum Leben erweckt werden. 

Teilnahme kostenfrei. Ohne Anmeldung. 

 

Führungen 
 
Kuratorinnenführungen 

Mittwoch, 1.10.2025, 18 Uhr: mit Isabelle Malz, Kuratorin 

Mittwoch, 7.1.2026, 18 Uhr: mit Isabelle Malz, Kuratorin 

Mittwoch, 4.2.2026, 18 Uhr: mit Isabelle Tondre, Kuratorische Assistenz 

Teilnahme kostenfrei, begrenzte Teilnehmer*innenzahl, Anmeldung vor Ort 

 

Ausstellungsführungen 

sonn- und feiertags / 15 – 16 Uhr 

3.10., 5.10., 12.10., 19.10., 26.10., 2.11., 9.11., 16.11., 23.11., 30.11., 7.12., 14.12., 21.12., 

28.12., 4.1., 11.1., 18.1., 25.1., 1.2., 8.2., 15.2. 

Entgelt: 5 € zuzüglich Eintritt, Anmeldung erforderlich 

 

Gallery Talk in English 

Ausstellungsführungen in englischer Sprache 

Wednesday / 5.11. / 7 – 8 pm 

Free admission as part of the _Open House. The KPMG Art Evening, registration on site 
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Visite guidée en français 

Ausstellungsführung in französischer Sprache 

Dimanche / 12.10. / 14 – 15 h 

Prix: 5 € plus billet d'entrée, réservation obligatoire 

 
 

 

Wandtexte 

 

Queere Moderne. 1900 bis 1950 

 

Die Ausstellung Queere Moderne. 1900 bis 1950 zeigt die wichtige Arbeit von queeren 

Künstler*innen. Sie erzählt eine neue Geschichte der modernen Kunst. In vielen Werken 

der queeren Künstler*innen geht es um Liebe, Geschlecht und Sexualität. Die Ausstellung 

zeigt aber auch die Kunst, das Leben und die Beziehungen von queeren Menschen in 

Zeiten von Verfolgung und Krieg. (Einfache Sprache) 

 

Queere Moderne. 1900 bis 1950 ist die erste umfassende Ausstellung in Europa, die den 

wegweisenden Beitrag queerer Künstler * innen zur modernen Kunst würdigt. Sie erzählt 

eine alternative Geschichte der ersten Hälfte des 20. Jahrhunderts, in der Künstler*innen 

Begehren, Gender und Sexualität sowie die Politik der Selbstdarstellung zu Themen ihres 

Schaffens machten. 

 

Die Ausstellung ist in acht Kapitel gegliedert und beleuchtet ein internationales Netzwerk 

queerer Künstler*innen, das sich in verschiedenen Metropolen Europas, in den USA und im 

globalen Austausch formte. Trotz ihrer engen Verflechtungen mit den Kreisen der 

künstlerischen Avantgarde blieben queere Positionen in der Kunstgeschichtsschreibung oft 

unberücksichtigt. 

 

Die meist fehlenden Aussagen über sexuelle Orientierungen und queere Lebensweisen 

erschweren die kunsthistorische Aufarbeitung einer queeren Moderne. Diese entwickelte 

sich zudem in einem von kolonialen Machtverhältnissen geprägten Kontext. Was die 

Quellen verbergen, ist daher manchmal sogar aufschlussreicher als das, was sie 

offenbaren. Von dieser Quellenlücke besonders betroffen sind queere Gemeinschaften aus 

weniger privilegierten sozialen Klassen oder dem „Globalen Süden“, sowie Menschen, die 

Mehrfachdiskriminierungen ausgesetzt waren. Viele queere Künstler*innen lebten zudem 

nach außen hin ein gesellschaftlich angepasstes Leben und führten sogenannte 

Zweckehen. 

 

Die Ausstellung zeigt, wie kunsthistorisch und gesellschaftspolitisch relevant die Themen 

der Werke und die Lebensläufe der Künstler*innen in ihrer Zeit waren und es bis heute sind 

und eröffnet damit eine neue Perspektive auf die Festschreibungen der Kunstgeschichte 

der Moderne. 
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I PROLOG 

 

Ab Mitte des 19. Jahrhunderts gab es immer mehr queere Kunst und Literatur. Manche 

Künstler*innen veröffentlichten ihre Werke aber nicht unter ihrem eigenen Namen. Sie 

hatten Angst, dass ihre Kunst verboten wird oder dass sie verhaftet werden. Porträts wie 

das der Malerin Rosa Bonheur zeigen selbstbewusste queere Menschen und ihre 

Geschichten. (Einfache Sprache) 

 

Bereits seit der zweiten Hälfte des 19. Jahrhunderts brachen Künstler*innen mit 

überlieferten Geschlechterrollen und Konventionen und lebten in gleichgeschlechtlichen 

Lebensgemeinschaften. Frauen erhielten erstmals Zugang zu Bildung, übten 

selbstbewusst Berufe aus und erlangten Sichtbarkeit im öffentlichen Leben. Künstler*innen 

wie die französische Malerin Rosa Bonheur verschafften sich die Erlaubnis, bei der Arbeit 

öffentlich Männerkleidung tragen zu dürfen. 

 

Auch queere Themen fanden zunehmend Ausdruck in der visuellen Kunst und Literatur, wo 

diese aus Angst vor Zensur oder einer drohenden Verhaftung wegen Unzucht häufig unter 

Pseudonymen veröffentlicht wurden. Um die Jahrhundertwende entstanden emanzipierte 

queere Porträts als Teil eines wachsenden kulturellen Bewusstseins, queere und 

trans*Geschichten festzuhalten.  

 

Bonheur wurde mit ihren außergewöhnlichen Tierdarstellungen eine der erfolgreichsten 

Maler*innen des 19. Jahrhunderts. Ihre Lebensgefährtin Anna Klumpke publizierte 1908 

nach Bonheurs Tod deren „(Auto)Biografie“, eines der frühen öffentlich zugänglichen 

Zeugnisse queeren Lebens.   

 

II MODERNES ARKADIEN 

 

Früher war Homosexualität unter Männern strafbar. Über Homosexualität unter Frauen 

wurde nicht gesprochen. Trotzdem fanden Künstler*innen der Moderne kreative Wege, um 

queere Themen in ihren Werken zu zeigen. Sie nutzten besondere Bildsprachen und 

Zeichen, um ihre Botschaften darstellen zu können. (Einfache Sprache) 

 

In einer Zeit, in der insbesondere Homosexualität unter Männern kriminalisiert und 

Homosexualität unter Frauen gesellschaftlich tabuisiert wurde, haben Künstler*innen der 

Moderne zahlreiche Wege gefunden, alternative Bildsprachen und visuelle Codes für 

queeres Leben und Identitäten zu schaffen. 

Künstler*innen wie Glyn Warren Philpot, Dame Ethel Walker, Ludwig von Hofmann und 

Richmond Barthé bedienten sich bekannter mythologischer Themen als Tarnung, um 

homoerotisches Begehren darstellen zu können. 

 

Zu Beginn des ersten Weltkriegs schuf Philpot märchenhafte queere Figuren, die in 

fantastische Unterwasserwelten abtauchen. Der Künstler Richmond Barthé war Mitglied 

der Harlem Renaissance, einer Bewegung Schwarzer Kulturschaffender in New York. Er 

fertigte Skulpturen in der klassischen akademischen Tradition, in denen er Fragen von 

sozialer Emanzipation, Schwarzer Identität und Homosexualität verhandelte. 
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Sowohl Barthés Black Narcissus (1929) als auch Lotte Lasersteins intimes Doppelporträt 

mit ihrer Geliebten thematisieren den Narziss-Mythos nach Sigmund Freud: als modernes 

Bild für Homosexualität, verstanden als das Begehren des Gleichen im Spiegelbild des 

Selbst. 

 

III SAPPHISCHE MODERNE 

 

In Paris gab es Anfang des 20. Jahrhunderts viele Treffpunkte von Künstler*innen und 

Schriftsteller*innen aus Europa und den USA. Dichter*innen, Maler*innen und andere 

Personen aus Kunst und Kultur trafen sich in Buchläden und sogenannten Salons, 

tauschten sich aus und knüpften Freundschaften. Die wichtigsten dieser Treffpunkte 

wurden von queeren Frauen geführt. (Einfache Sprache) 

 

Der Begriff ‚sapphisch’ wurde in der Moderne in Anlehnung an die antike Dichterin Sappho 

von der Insel Lesbos zum Synonym für lesbisches Begehren.  

 

In vielen Metropolen florierten in den 1920er- und 1930er-Jahren queere Subkulturen. In 

Paris schuf eine Gruppe intellektueller und finanziell unabhängiger Amerikaner*innen 

transkulturelle Netzwerke, die von intimen Freundschaften geprägt waren. Die 

einflussreichsten Literatur- und Kunstsalons wurden von den Dichterinnen Natalie Barney, 

Gertrude Stein und Alice B. Toklas sowie den Buchhändlerinnen Adrienne Monnier und 

Sylvia Beach geführt. Hier verkehrten zahlreiche Akteur*innen der sapphischen Moderne 

wie Colette, Bryher, Janet Flanner, Djuna Barnes oder Gisèle Freund, aber auch Pablo 

Picasso oder James Joyce. 

 

Romaine Brooks malte zahlreiche Porträts und Akte von ihren Liebhaber*innen wie Natalie 

Barney oder von Weggefährt*innen wie der * dem britischen Künstler*in Gluck. Wie Claude 

Cahun, Marcel Moore oder Marlow Moss wählte auch Gluck neben einem genderneutralen 

Namen eine genderqueere Selbstdarstellung. Die Malerin Marie Laurencin schuf 

Landschaften, in denen Frauen im romantischen Verbund mit der Natur und Tieren als 

queere Begleitfiguren stehen. 

 

IV SURREALE WELTEN 

 

Künstler der Kunstrichtung Surrealismus hinterfragten gesellschaftliche Regeln und 

Vorstellungen von Sexualität und Geschlecht. Trotzdem zeigten sie oft männliche 

Fantasien über Frauenkörper. Queere Künstler*innen entwickelten dagegen neue Ideen, 

um queeres Leben und Nähe zeigen zu können. (Einfache Sprache) 

Themen wie Androgynie und Hermaphroditismus (heute als Intergeschlechtlichkeit 

bezeichnet) hatten in der Moderne Hochkonjunktur. 

 

Die surrealistische Bewegung seit den 1920er-Jahren stellte gesellschaftliche Normen und 

etablierte Weltbilder durch Kunst und Literatur infrage. Trotz eines befreienden Zugangs 

zur Sexualität reproduzierte sie zugleich unterbewusste Projektionen männlicher Begierde 

auf weibliche Körper. Werke von Surrealisten aus der Kunstsammlung Nordrhein-



Pressemappe 

25. September 2025 

Seite 12/18 

Westfalen zeugen von diesem Ausdrucksrepertoire wie etwa die gewaltvolle Szene in René 

Magrittes Gemälde Les jours gigantesques von 1928. Androgynie wurde zudem meist in 

einer idealisierten und entsexualisierten Form des menschlichen Körpers gezeigt. 

 

Künstler*innen wie Toyen, Leonor Fini, Ithell Colquhoun, Gerda Wegener oder Milena 

Pavlovic´- Barili hingegen schufen Visionen queerer Identitäten jenseits vorherrschender 

Konventionen. Ihre Werke stellen moderne Gender-Utopien und alternative Modelle von 

Intimität und Familiarität in fantastischen Szenarien dar. 

 

V QUEERE LESARTEN VON ABSTRAKTION 

 

Viele Bilder in der Ausstellung zeigen Personen, die nicht eindeutig männlich oder weiblich 

aussehen. Aber queere Künstler * innen malten nicht nur Figuren. Einige interessierten sich 

auch für abstrakte Formen und die Frage: Kann man damit Körper und Beziehungen 

anders darstellen? (Einfache Sprache) 

 

In der Vorstellung queerer Abstraktion werden die traditionellen Grenzen zwischen 

Abstraktion und Figuration aufgebrochen und neu gedacht. Können abstrakte Formen 

soziale Beziehungen und weniger fixierte und definierbare Formen von Verkörperung 

versinnbildlichen? 

 

In den konstruktivistischen und biomorphen Kompositionen von Künstler*innen wie Marlow 

Moss, Anton Prinner, Jacoba van Heemskerck oder Louise Janin zeigen sich die 

Potenziale einer nonfigurativen, queeren Ausdrucksform. 

 

Bereits zu Beginn der Moderne wurden abstrakten Elementen wie Linien, Formen und 

Farben geschlechtliche Attribute von „männlich“ und „weiblich“ zugeschrieben. Piet 

Mondrian vertrat in seinem Werk noch die Vorstellung einer Überlegenheit des männlichen 

Prinzips. Moss hingegen unterlief Mondrians binäre Ordnung mit der Einführung der 

dynamisierten „Doppellinie“, die Gleichheit und Gleichwertigkeit symbolisiert. 

Auch der ungarische Bildhauer Anton Prinner wendete sich in seinen postkubistischen 

Arbeiten gegen geschlechtliche Eindeutigkeit. In Werken wie der undatierten Skulptur 

Double Personnage verschmelzen zwei Körper zu einer ambivalenten Einheit. 

 

VI QUEERE AVANTGARDEN UND INTIME NETZWERKE 

 

Queere Künstler*innen aus Europa und den USA schlossen sich zusammen und arbeiteten 

gemeinsam. In Theater, Ballett, Literatur und Fotografie fanden sie neue Ideen. So 

entwickelten sie eigene Kunst-Stile, die anders waren als viele Stile der modernen Kunst. 

Sie erlebten aber auch viel Diskriminierung und Verzweiflung, die sie in ihrer Kunst 

verarbeiteten. (Einfache Sprache) 

 

Zu Beginn des 20. Jahrhunderts entstanden zwischen Berlin, London, New York und Paris 

transnationale sowie transatlantische Netzwerke. Es bildeten sich eigenständige 

künstlerische Bewegungen, die neo-romantische und hybride Stile mit queeren Themen 

verknüpften und sich den vorherrschenden Ästhetiken der Moderne entzogen. Theater und 
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Ballett boten Künstler*innen wie Pavel Tchelitchew, Nils Dardel oder Robin Ironside einen 

künstlerischen Freiraum. 

 

Der Exil-Russe Tchelitchew und der amerikanische Fotograf George Platt Lynes – die auch 

in Gertrude Steins und Alice B. Toklas‘ Salon in Paris verkehrten – waren Teil eines intimen 

queeren Zirkels in New York, zu dem auch Paul Cadmus gehörte. 

 

1953 folgte der Schwarze US-amerikanische Maler Beauford Delaney seinem Freund, dem 

Schriftsteller James Baldwin, und zog von New York nach Paris. In Zeiten der rassistisch 

motivierten Segregation in den USA bot Europa Schwarzen Künstler*innen ein 

vergleichsweise toleranteres Umfeld. Homosexuelle und People of Color erlebten aufgrund 

gesellschaftlicher Stigmatisierung oft tiefe Verzweiflung und Depressionen. Dardel und 

Ironside verarbeiteten solche Erfahrungen in ihren Werken. 

 

VII QUEERER WIDERSTAND SEIT 1933 

 

Queere Menschen wurden auf der ganzen Welt verfolgt. In der Zeit des 

Nationalsozialismus mussten sie Konzentrationslager und Tod fürchten. Einige queere 

Künstler*innen leisteten Widerstand. Andere arbeiteten mit den faschistischen Regimen 

zusammen, um sich selbst zu schützen. (Einfache Sprache) 

 

Weltweit waren queere Menschen in faschistischen und autoritären Regimen von 

Ausgrenzung und Verfolgung betroffen. In Deutschland verschärften sich die Repressionen 

spätestens mit der Ernennung Adolf Hitlers zum Reichskanzler dramatisch: Auf der 

Grundlage des Paragrafen 175 drohte das Konzentrationslager, grausame medizinische 

Experimente und der Tod. Queere Treffpunkte, Netzwerke und Zeitschriften wurden 

zerschlagen.  

 

Claude Cahun, Marcel Moore, Hannah Höch, Til Brugman und Toyen haben bereits in den 

frühen 1930er-Jahren unterschiedliche Formen des antifaschistischen Widerstands 

entwickelt. Andere emigrierten, gingen in den Untergrund oder zogen sich wie Jeanne 

Mammen in die innere Emigration zurück. Cahun und Moore, die als Schwestern getarnt in 

einer homosexuellen Partnerschaft lebten, verbreiteten auf der von Nazi-Deutschland 

besetzten Insel Jersey mehrere Tausend regimekritische Flugblätter, bevor sie am 25. Juli 

1944 von der Gestapo verhaftet wurden. Beide wurden zum Tode verurteilt, aber 1945 

befreit. 

 

Es gab jedoch auch Formen der Kollaboration queerer Künstler*innen wie Romaine Brooks 

oder Jean Cocteau, die häufig als Schutz- und Überlebensstrategie gewählte 

Arrangements mit den faschistischen Regimen eingingen. 

 

VIII EPILOG 

 

Queere Künstler*innen konnten Anfang des 20. Jahrhunderts etwas freier leben und 

arbeiten. Der Faschismus in Deutschland und anderen europäischen Ländern zerstörte 

aber diese Freiheit. Nach dem Zweiten Weltkrieg war die Situation für homosexuelle 
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Menschen in den USA besonders schwer. Die Regierung bekämpfte sie gezielt. (Einfache 

Sprache) 

 

Nach Jahren neu gewonnener Freiheiten und einer fruchtbaren queeren Kunstproduktion in 

den 1920erund 1930er-Jahren wurden viele Hoffnungen durch den europäischen 

Faschismus brutal zunichtegemacht. In den konservativ geprägten 1950er-Jahren und vor 

dem Hintergrund des beginnenden Kalten Kriegs leitete die McCarthy-Ära in den USA eine 

neue Phase politischer Repression ein. Im Rahmen der sogenannten Lavender Scare 

nahm die US-Regierung gezielt Homosexuelle ins Visier.  

 

Die offen lesbisch lebende schweizerisch-jüdische Malerin und Dichterin Sonja Sekula 

emigrierte 1936 mit ihren Eltern nach New York. Ab 1947 lebte sie in engem kreativem 

Austausch mit dem Komponisten John Cage und seinem Lebensgefährten, dem Tänzer 

und Choreografen Merce Cunningham. 1951 widmete sie Cage das Gemälde Silence, dem 

1958 Speak Silence folgte, inspiriert von seinem berühmten Ausspruch: „Ich habe nichts zu 

sagen, und das sage ich“. 

 

Mit seiner legendären Performance 4'33" brachte Cage Stille selbst zur Aufführung. Diese 

nahm jedoch durch die Geräusche des Publikums eine vielstimmige Form an und war ein 

Zeichen für kulturellen und politischen Widerstand. 

 

 

Glossar 

 

GLOSSAR ZUR AUSSTELLUNG 

QUEERE MODERNE. 1900 BIS 1950 

 

Das Glossar erläutert Begriffe zur sexuellen und geschlechtlichen Vielfalt, die in der 

Ausstellung und im Vermittlungsprogramm eine Rolle spielen. 

 

ANDROGYN 

Eine Person, die männliche und weibliche Merkmale aufweist oder in sich vereint 

 

BISEXUELL 

Eine Person, die sich zu Personen des eigenen Geschlechts und anderer Geschlechter 

hingezogen fühlt. 

 

CIS 

Eine Person, deren Geschlecht mit dem bei der Geburt zugewiesenen Geschlecht 

übereinstimmt 

 

COMING-OUT 

Wenn eine Person anderen sagt, dass sie queer ist 

 

COMMUNITY 
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Eine unterstützende Gemeinschaft von Menschen mit geteilten Eigenschaften und 

Merkmalen und deren Verbündete 

 

DEADNAME 

Ein früherer Name, den eine trans* Person nicht mehr benutzt 

 

DISKRIMINIERUNG 

Ungerechte Behandlung einer Person oder Personengruppe wegen bestimmter 

Eigenschaften oder Merkmale 

 

DRAG 

Eine Kunstform, bei der Menschen mit Kleidung, Make-up und Auftreten mit 

Geschlechterrollen spielen 

 

EMPOWERMENT 

Strategien und Maßnahmen zur Stärkung von Personen 

 

FLINTA* 

Abkürzung für Frauen, Lesben, Intergeschlechtliche, Nicht-binäre, Trans- und Agender-

Personen. Das Sternchen schließt weitere Geschlechtsidentitäten und sexuelle 

Orientierungen mit ein. 

 

HERMAPHRODIT 

Veralteter und diskriminierender Begriff für intergeschlechtliche Personen 

 

GENDER 

Soziales, gelebtes Geschlecht oder auch die Geschlechtsidentität eines Menschen 

 

GENDERFLUID 

Eine Person, deren Geschlechtsidentität sich verändert 

 

GENDERQUEER 

Geschlechtsidentität, die sich nicht eindeutig als männlich oder weiblich einordnet 

 

GENDERSTERNCHEN (*) 

Symbol, das in der deutschen Sprache verwendet wird, um auf die Vielfalt von 

Geschlechtsidentitäten hinzuweisen. Es dient als Platzhalter für unterschiedliche 

Geschlechtsbezeichnungen neben der Unterscheidung von männlich und weiblich. 

 

GESCHLECHT 

Bei der Geburt aufgrund körperlicher Merkmale zugewiesenes Geschlecht 

 

GESCHLECHTSIDENTITÄT 

Das innere Wissen einer Person über  das eigene Geschlecht 

 

HETEROSEXUELL 
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Eine Person, die sich zu Personen eines anderen Geschlechts hingezogen fühlt. 

 

HETERONORMATIVITÄT 

Die Annahme, dass alle Menschen heterosexuell und cis sind 

 

HOMOSEXUELL 

Eine Person, die sich zu Personen des gleichen Geschlechts hingezogen fühlt. 

 

INTERGESCHLECHTLICH 

Eine Person, die körperlich nicht eindeutig männlich oder weiblich ist 

 

LESBISCH 

Eine Frau, die sich zu Frauen hingezogen fühlt 

 

LSBTQIA+ 

Abkürzung für lesbisch, schwul, bi, trans*, queer, inter*, agender und andere 

 

NICHT-BINÄR 

Eine Person, die sich nicht als eindeutig Mann oder Frau sieht 

 

QUEER 

Ein Überbegriff für Menschen, deren Geschlechtsidentität, Begehren oder Lebensweise 

nicht cisgender und /oder heterosexuell ist 

 

QUEERFEINDLICHKEIT 

Ablehnung oder Hass gegenüber queeren Menschen 

 

SCHWUL 

Ein Mann, der sich zu Männern hingezogen fühlt 

 

TRANS* 

Eine Person, deren Geschlecht nicht mit dem bei der Geburt zugewiesenen Geschlecht 

übereinstimmt 

 

TRANSITION 

Der Prozess, in dem eine trans Person ihr Geschlecht sichtbar macht oder anpasst 

 

TRANSFEMININ 

Eine Person mit weiblicher Geschlechtsidentität, der aber bei der Geburt das männliche 

Geschlecht zugewiesen wurde 

 

TRANSMASKULIN 

Eine Person mit männlicher Geschlechtsidentität, der aber bei der Geburt das weibliche 

Geschlecht zugewiesen wurde 

 

 



Pressemappe 

25. September 2025 

Seite 17/18 

Ausstellungsvorschau 

 

K21 Global Art Award 

Preisverleihung 9. Oktober 2025 ab 19 Uhr mit Artist Talk  

K21 Kunstsammlung Nordrhein-Westfalen, Düsseldorf 

 

Pressegespräch und Vorbesichtigung: 9. Oktober 2025, 11 Uhr im K21 

Die Künstler*in wird an dem Pressegespräch teilnehmen.  

 

Die Kunstsammlung Nordrhein-Westfalen verleiht in Kooperation mit den Freunden der 

Kunstsammlung und dank einer großzügigen finanziellen Unterstützung der Stiftung 

Reydan + Roger Weiss zum dritten Mal den K21 Global Art Award. Der Preis ist einzigartig 

in seinem globalen Ansatz und ist einer der höchstdotiertesten Kunstpreise in Deutschland. 

Die nominierten Künstler*innen wurden von einer internationalen Jury bestehend aus 

Doryun Chong, Koyo Kouoh, Omar Kholeif und Jochen Volz vorgeschlagen. Zu den 

Nominierten 2025 gehören Sin Wai Kin, Simon Fujiwara, Hashel Al Lamki, Celia Hempton, 

Sallisa Rosa und Tadáskía. Das Museum freut sich, die brasilianische Künstler*in Tadáskía 

als Gewinnerin des K21 Global Art Award 2025 bekannt zu geben. Die Preisverleihung 

findet am 9. Oktober im K21 statt.  

 

Im Rahmen des K21 Global Art Award wird Tadáskía die ortsspezifische Installation 

brincando animada: travesti mariposa centopeia / animated play: travesti moth centipede 

(2025) für die Kunstsammlung Nordrhein-Westfalen realisieren. Das Werk besteht aus 

einem frei auf die Wand gemalten semi-abstrakten Bild und neu geschaffenen Skulpturen 

aus Taboa. „Es ist ein unerwartetes Geschenk, meine Arbeit – die ich meiner Mutter 

Elenice, die mit den Pflanzen und den Sternen sprach, und meines Vaters Aguinaldo, der 

mir Beständigkeit beigebracht hat, zu verdanken habe – an Orte jenseits des Vertrauten zu 

gelangen. Ich bin zutiefst dankbar und fühle mich geehrt, den dritten K21 Global Art Award 

zu erhalten. Es freut mich sehr, meine Zeichnungen in diesem anderen Teil der Welt 

lebendig werden und spielen zu sehen“, sagt Tadáskía. 

 

 

Grund und Boden  

29.11.2025 – 19.4.2026 

 

Pressevorbesichtigung und Pressekonferenz: 27.11.2025, ab 10 Uhr im K21 

 

Mit Werken von: AA Bronson, Havîn Al-Sîndy, Maria Thereza Alves, Asche Lützerathi 

(otherhosted by Sybling – JP Raether & Sarah Friend), Johannes Büttner, Joseph Beuys, 

Cercle d'Art des Travailleurs de Plantation Congolaise (Künstler*innenbund Kongolesischer 

Plantagenarbeiter*innen, CATPC), Liu Chuang, Simon Denny, Jan Dibbets, Nir Evron, 

Simone Fattal, Ximena Garrido-Lecca, Jef Geys, Robert Gober, Dor Guez, Andreas 

Gursky, Christopher Kulendran Thomas, Mierle Laderman Ukeles, Richard Long, Gordon 

Matta-Clark, Boris Mikhailov, Lutz Mommartz, Grace Ndiritu, Simone Nieweg, Chris 

Reinecke, Ugo Rondinone, Thomas Ruff, Lin May Saeed, Shimabuku, terra0, Ron Tran, 

Franz West, Alex Wissel 
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Die Ausstellung Grund und Boden. Wie wir miteinander leben im K21 der Kunstsammlung 

Nordrhein-Westfalen führt an die Fundamente menschlichen Zusammenlebens. Sie lädt 

ein, sich um Fragen des Wohnens, Besitzens und Teilens zu versammeln und gemeinsam 

Ideen für eine nachhaltige und gerechte Zukunft zu entwerfen. Erstmalig erstreckt sich eine 

Ausstellung über das gesamte K21 sowie den angrenzenden Ständehauspark und nimmt 

auch den Boden, auf dem das Museum steht – geografisch wie historisch – in den Blick. 30 

internationale Künstler*innen und Kollektive thematisieren unterschiedliche Formen der 

Verwaltung von Ressourcen – von indigenen Wirtschaftsweisen über kollektives Eigentum 

bis hin zu utopischen Blockchain-Projekten.  

 

Erde, Kohle, Lotusseide, Piniennadeln, Schokolade: Die Ausstellung geht in Material und 

Form ans Elementare. Sie spricht die Sinne ebenso an wie den Geist. Grund und Boden 

führt nach Brasilien, Korea, den Kongo, Japan, die USA, China, Peru, Vietnam, den Irak, 

Sri Lanka, den Nahen Osten und zurück nach Deutschland. Sie spürt den Fantasien 

libertärer Pionier*innen nach, die ihre eigenen Staaten gründen oder den Mars erobern 

möchten. Und sie blickt auf die Grundlagen des industriellen Wohlstands von Düsseldorf: 

Am letzten Tag führt eine Performance von Sybling (JP Raether & Sarah Friend) zum 

nahen Braunkohletagebau Garzweiler, einem Ort andauernder Auseinandersetzungen 

zwischen Industrie und Naturschutz, Kapitalakkumulation und Aktivismus. 

 

Die Teilnehmer*innen der Deutschen Postcode Lotterie ermöglichen freien Eintritt jeden 

Freitag von 15 bis 18 Uhr.  

 

Gefördert durch die Kulturstiftung des Bundes. Gefördert von dem Beauftragten der 

Bundesregierung für Kultur und Medien. Unterstützt von Teilnehmer*innen der Deutsche 

Postcode Lotterie.  

 

 

 

 

Medienpartner der Kunstsammlung Nordrhein-Westfalen:  

Frankfurter Allgemeine Zeitung 

 

Gefördert durch das Ministerium für Kultur und Wissenschaft des Landes  

Nordrhein-Westfalen 

 

 

 

 

 


