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1989: Der Übergang zwischen thematisch motiviertem Beisammensein, Kostümfest und Exponate-
präsentation war im ACC zunächst fließend. Einer brachte die DDR-Diaserie «Akt und Trabant» mit, 
ein Anderer die Udo-Jürgens-Platte «Lieder, die auf Reisen gehen», ein Dritter kam mit Schlaginstru-
menten daher. Die Lichtbilder wurden von Fingerspielen überschattet und Jürgens mit neuer «Musik» 
übertönt. Dann folgte das Trümmerfrauenfest und machte sich die Trümmer des von der PGH «Aufbau» 
abgerissenen ACC-Hinterhauses als Kulisse zunutze. Die per Buschfunk informierten Gäste kamen im 
Look der 1940er, gekocht wurde mit dem Rezeptbüchlein «Schmalhans kocht trotzdem gut», dazu 
spielte ein Streichquartett Glenn Miller und «Auferstanden aus Ruinen», ein Sowjet-Kommandant 
zeichnete die beste Trümmerfrau mit einem Stück Butter aus. Ausgestellt waren Dokumente aus der 
Nachkriegszeit. Oder: Weimarer Architekturstudenten brachten von ihren Frühlingsferien auf Hidden-
see ebenda gestrandete, «exotische» Tetra-Milchverpackungen aus westlichen baltischen Anrainer-
staaten mit und machten daraus – Kunst.

1990: Die Aufnahmen für BERLIN, BERLIN waren 1983 – 86 in Ost- und 1987 in Westberlin entstan-
den und wurden vom 1. bis 20. Januar 1990, als sich die Großstadt im Deutschlandtaumel befand, im 
ACC ausgestellt. Beide Teile der Stadt wurden in der Galerie räumlich getrennt voneinander gezeigt. 
Die Gegenläufigkeit der Galerieräume wirkte sich anregend auf die Gruppierung der Bilder aus, die ver-
suchte, formale Bildvorgaben rhythmisch mit- oder gegeneinander schwingen zu lassen. Ein Dienst-
visum des Verbands Bildender Künstler der DDR zum Besuch der Giacometti-Ausstellung in der Neuen 
Nationalgalerie gab Karin Wieckhorst die Möglichkeit, ihre Ansichten Westberlins – einer damals frem-
den Stadt –, die einem Blick durchs Schlüsselloch glichen, festzuhalten. Ihr Interesse galt z. B. Ver-
kehrs- ebenen, dem Unten und Oben zwischen U- und S-Bahn, das für Berlins Stadtleben bestimmend 
sein kann. Sie fand diese Motive, diese Stadt und deren Bildstrukturen beiläufig, im Unterwegs- Sein. 
Karin Wieckhorst drang ein in Räume des Verkehrs, die selbst Teil der Kommunikationssysteme einer 
Stadt sind, wenn auch deren Akteure, Teilnehmer und Passanten fehlten, was wiederum Anonymität 
und Flüchtigkeit des städtischen Alltags assoziierte. Um reale Situationen in ihrer Stimmung erfassen 
zu können, arbeitete Karin Wieckhorst mit dem vorhandenen Licht, ohne zu blitzen.

1991: 1991 gab es mit der Ausstellung Photographie am Bauhaus vom 19. Mai bis 22. Juni im Rahmen 
des Kunstfestes Weimar bereits einen (modernen) Klassiker zu sehen. Offiziell nahm die Fotoklasse von 
Walter Peterhans (1897 – 1960), vorrangig konzipiert für Werbung und Design, erst 1929 in Dessau ihre 
Arbeit auf, faktisch aber war das neue Gestaltungsmedium bereits am Bauhaus in Weimar längst prä-
sent. Spätestens seit 1923, als László Moholy-Nagy das Kreativpotenzial der Weimarer Kaderschmiede 
verstärkte, setzten Meister und Schüler vermehrt die Kamera zur Gestaltung und Dokumentation ein. Es 
entstanden einzigartige Belege über Leben, Lernen und Wohnen einer außergewöhnlich schöpferischen 
Gruppe von Menschen – geplante Schnappschüsse. Vor allem solche «Kopfschüsse» aus der Frühzeit des 
Bauhauses und herausragende Beispiele künstlerischer und experimenteller Photographie am Bauhaus 
wurden in der Kunstfest-Ausstellung gezeigt: 51, teils noch nie öffentlich ausgestellte Originalabzüge.

1992: Nach mehr als 60 Jahren waren Klees Werke in der Ausstellung Paul Klee – Weimarer Jahre 
1921 – 25 vom 23. Mai bis 26. Juni 1992 wieder an seinem Wirkungsort Weimar zu sehen. Für Klee, 
selbst Einzelgänger der Moderne, lag im Eremitendasein, Atmosphärischen und Kontemplativen ein er-
strebenswertes Zwischenreich. Klees täglicher Weg von der «Weimarer Riviera» Am Horn durch den Park 
an der Ilm ins Bauhaus mag ihn zur aquarellierten Federzeichnung «Landschaft mit dem Lustgarten» 
bewogen haben. Seine lebenslange Zwiesprache mit der Natur ließ immer wieder panoptische Parallel-
welten mit Lust- und Zaubergärten und Schauplätzen botanischen Theaters entstehen. «Der große Kai-
ser, zum Kampf gerüstet» hingegen pflügte sich keulenschwingend durchs Land und ließ blutrote Erde 
hinter sich zurück – ein politischer Kommentar zum Wilhelminismus, dessen Nachwirkungen schwer auf 
der jungen Weimarer Republik lasteten. Klee blieb der Frontdienst während des 1. Weltkriegs erspart, 
stattdessen musste er Flugzeuge mit Tarnfarben bemalen.

1993: Vom 20. Juni bis 27. Juli stellten die inzwischen weltberühmten Bewohner des niederösterrei-
chischen Hauses der Künstler ihre Sterne aus Gugging vor. Unter ihnen August Walla, Einzelgänger, 
Gesamtkünstler, Aktionist, der vielseitigste unter den Guggingern. Er hatte sich seine eigene Welt ge-
schaffen, die oft mit geheimnisvollen Emblemen chiffriert war, Auseinandersetzungen mit der eigenen 
Geschlechtsidentität, der katholischen Religion, mit Politik und Umwelt zur Sprache brachte und sein 
Lebensinhalt wurde. Sein Kollege Johann Hauser war ein Genie des Ausdrucks. Die Dynamik seines see-
lischen Zustands floss in seine Blätter, deren Papier durch kraftvolle Stiftführung Druckstellen aufweist. 
Expressiver Charakter, kraftvoller, dichter Farbauftrag, der die Zeichnungen wie Gemälde wirken lässt, und 
eine erfindungsreiche Bilderwelt kennzeichnen seine Farbstiftzeichnungen, oft Frauenbildnisse («Frau 
mit Fahne») mit brutal exponierten Geschlechtsorganen, die dämonisch und Furcht erregend wirken.

1994: Cindy Sherman praktizierte – und Kunstfreunde konnten dies vom 7. Juli bis 21. August 1994 
bezeugen – ihr immer einsames Spiel mit der eigenen und der jeweils angeeigneten, geborgten Iden-
tität in konsequenter Personalunion als Autorin, Regisseurin und Hauptdarstellerin ihrer inszenierten 
Photographien. In sieben ihrer Schwarzweiß-Filmstereotypen, den «Untitled Filmstills», verkörperte 
sie motivisch aus der Populärkultur, aus Film, Fernsehen oder Werbung inspirierte, zu Klischees gewor-
dene Frauenrollen. Sherman reproduzierte von den Medien bereits vorher für uns reproduzierte Bilder, 
in denen sie meist eine junge Frau spielte, die nervös und passiv darauf wartete, dass etwas passieren 
würde. Die Filmstills blieben befremdlich, unbequem, erzeugten ein Unbehagen, das nicht erklärbar 
war, vielleicht gerade weil sie so stereotypisch waren. Sie stellte ihre Charaktere so verwirrt und frus-
triert über das tägliche Rollenspiel in der Gesellschaft dar, wie sie selbst war.

1995: Bevor William Wegman seinen ersten Hund Man Ray für 35 Dollar erwarb, musste er das Wort 
Weimaraner noch im Lexikon nachschlagen. Seit eine Münze entschied, dass es ein Weimaraner sein 
sollte, hat er Man Ray und seine Nachfolgerinnen Fay Ray und Batty unsterblich gemacht. Die Ausstel-
lung Weimar den Weimaranern zeigte vom 18. Juni bis 27. August 1995 ausgefallene Inszenierun-
gen, in denen die temperamentvollen Hunde, teils als Menschen verkleidet in Szene gesetzt und seit 
Neuestem auch mit menschlichen Armen und Beinen «bestückt», den Charakter der Bilder bestimmten. 
Wegman brachte die Fotomodels mit den Schlappohren und feuchten Nasen, den «sexy Beinen und 
sinnlichen Augen» dazu, in ausdauerndem Schweigen und den unterschiedlichsten Verkleidungen zu 
posieren und erstarren, in geblümte Schürzenkleider zu schlüpfen, sich gegenseitig den Rücken zu 
kratzen oder mit Mehl einstauben zu lassen, ohne dass die teils lächerlich bis skurril herausgeputzten 
Wesen ihre fast menschliche Würde verloren hätten.

1996: Alles begann mit Fotos von Freunden beim Grimassenschneiden. Die Farben auf den Abzügen waren 
allerdings nicht so intensiv, also nahm Gilles den Pinsel, retuschierte ein Stück Wahrheit weg und über-
malte, was Pierre fotografiert hatte. Das war 1976. Die älteste Arbeit der Schau war «Les pistolets» (Pierre 
et Gilles) von 1987. Die Lust an lasziven, eitlen Posen und beider Arbeitsteilung zur Kreation der bizarren 
Arrangements ist bis heute geblieben. Anything goes: Plastikblumen blühen, Tautropfen glitzern, Tränen 
perlen, Blicke schmachten, Mündchen schmollen, Hände sind demutsvoll gefaltet. Vorfabrizierte Gebärden, 
die sich irgendwo zwischen Walt Disney, Soap Opera, Bibel und Märchenkiste bewegen. «Es war einmal …»  
war lange her. Aus einem schier grenzenlosen Repertoire an indischen Gottheiten, orientalischem Flitter-
kram, Devotionalienramsch, Postkartenschmus, Popkultur und Reklame bauten sich Pierre et Gilles ihre 
eigene Wirklichkeit und setzen vom 21. Juni bis zum 22. September 1996 die alte, hässliche außer Kraft.

1997: Die erste Videokunstausstellung Weimars brachte vom 29. Juni bis 22. August 1997 Bewegung ins 
Spiel und scheinbar banalen Alltag in die Kunst. Weg von der Starre von Monitor oder Wand, schlurften, 
tänzelten und gestikulierten Pierrick Sorins kostümierte Alter Egos als lächerliche, heimtückische oder 
extrovertierte Antihelden in magischen, schwarzen Schaukästen, die «virtuelle Minispektakel» in sich 
bargen, durchs dreidimensionale Leben. Für «Slight Reprise» filmte Gillian Wearing Leute, die in der zu-
rückgezogenen Intimität ihrer Schlafzimmer mit den Idolen ihrer Lieblingsrockbands die Rollen tausch-
ten und «Luftgitarre» spielten. Im Auftrag Nedko Solakovs verführten in «Sexual Harassment» fünf be-
kannte bulgarische Kunstkritiker Weimars historische Größen – ausnahmslos mit mimischen Mitteln und 
vor laufender Kamera. Iara Boubnova verführte Schiller. Boris Danailov «vernaschte» Lucas Cranachs ge-
malte Frauenakte und Philip Zidarov stellte sich Charlotte von Stein (bzw. Thomas Manns «Lotte in Wei-
mar») vor, während Ilina Koralova Franz Liszt anmachte (oder besser dessen Filmdarsteller Julian Sands).

1998: In der Ausstellung mächtig gewaltig vom 27. Juni bis 16. August 1998 wurden der Umgang mit 
Macht und Gewalt und ihre Rollen in der Gesellschaft reflektiert. Die 68minütige, bestürzende, umwer-
fende, makabre Videocollage «dial H-I-S-T-O-R-Y» von Johan Grimonprez stand in der Tradition der 
Found-Footage-Filme, wies Katastrophen als die wahren Medienspektakel nach und war nicht nur eine 
höllische Filmchronologie aller Flugzeugentführungen, sondern kreiste auch um das kollektive Erinnern. 
Dabei war auch Tony Oursler: Mit seinen Spot-Projektionen auf die Gesichter von «Dummies» und «Dolls», 
Puppen mit menschlichem Antlitz, schuf er eine humorvolle, anziehende und zugleich unheimliche, be-
fremdliche Welt lächerlicher Gefahren, die sich mit der Mediengesellschaft und ihren Auswirkungen auf 
die Seele des Menschen befasst, aber auch mit den Versuchen und Psychotechniken des Einzelnen, den 
dramatischen Verlust des Verhältnisses zu den Mitmenschen und zum eigenen Körper zu kompensieren.

1999: 15 Künstler aus den bisherigen Kulturstädten Europas besuchten jeweils die Kulturstadt des 
Folgejahres, lebten als Fremde in jener Gaststadt bei ihren Künstlerkollegen, während sie vorher Gast-
geber in ihrer Heimatstadt waren. Ausgehend von der Idee, dass wir heute überall zuhause sein kön-
nen, wenn wir per Funktelefon und Laptop «am Netz» sind, bekamen die Künstler eine Aufgabe mit auf 
den Weg: Europe In The Box fragte vom 17. April bis 6. Juni 1999 danach, was an Materialien nötig, 
sinnvoll und überhaupt möglich sei, um eine Stadt und ihr Wesen über die reine Information hinaus 
zu «erinnern», zu vergegenwärtigen. Die Kiste als Instrumentarium, das Symbole des eigentlichen Le-
bensraums beinhaltet, sollte Erinnerungen an den Ort in sich bergen und entfalten, um die Frage zu 
beantworten: Wie lesen Fremde ein Ambiente – oder gar eine Identität? Was «nehmen» sie davon mit? 
Und was ist davon wiederum für Andere erkennbar?

2000: Vom 29. Juni bis 27. August 2000 stellten sich 15 chinesische Künstler in der Ausstellung Our Chi-
nese Friends vor, die auch im Weimarer Hauptpostamt stattfand. In vier Seidenstickereien porträtierte 
Chang Xugong die soziale Schicht der Neureichen (einem neuen Phänomen in China), die er mit Status-
symbolen und Attributen der Konsumwelt – Schoßhündchen, Handy – umgab. Aus rohen Holzbohlen er-
richtete Xu Tan an der ACC-Fassade ein hochsitzähnliches, von der Galerie durch zwei Fenster begehbares, 
typisches chinesisches Außenplumpsklo, das er zur Benutzung freigab. 24 mannshohe, acrylbemalte 
Polyesterfiguren, aufgestellt wie die Terrakotta-Armee in Reih’ und Glied, jede mit einem breiten Feixen 
auf den Lippen, hatte Yue Minjun nach seinem Ebenbild geschaffen. Auch seine Ölgemälde, wie «Every-
body Connects Everybody (Renherenlianxi)», verband das ewige Lachen der uniformen Abgebildeten.

2001: Die Ausstellung orientale 1 (15. Juli bis 2. September 2001) handelte von Recherchen, die 
Künstler, Händler und Wissenschaftler in den Ländern Asiens unternommen haben. Zusammen mit dem 
Katalog zeigte sie Unterschiede und Gemeinsamkeiten von künstlerischem, vermittelndem und wissen-
schaftlichem Arbeiten in der Auseinandersetzung mit dem Fremden. Für die Auswahl gab es verschie-
dene Kriterien: Die Künstler sollten im thematisierten Land gewesen und die Arbeiten möglichst noch 
nicht veröffentlicht worden sein. Der Schwerpunkt von «orientale 1» lag auf Gegenwartskunst, doch 
Abweichungen belebten die Regeln: Kunsthändler Friedrich Spuhler erzählte, er könne nicht anders als 
in die Knie gehen, wenn ihn Schönes treffe – seine Schatzkammer war mit Kalligrafien, Moscheefliesen, 
einem Sultanserlass von Murad V. (1876), einem Tibetischen Sattel (17. Jh.), einer Dörflichen Holztür 
(16. Jh.) aus der Türkei bis hin zum Sutra-Deckel aus Tibet (12. Jh.) reich bestückt.

2002: Welche politischen, ökonomischen und kulturellen Allianzen hatten die Entwicklung in den post-
sowjetischen Republiken während der letzten zehn Jahre bestimmt? Welche Möglichkeiten standen der 
Kunst Mittelasiens offen, wie positionierte sie sich? Fragen, die in einem Symposium und danach einer 
Ausstellung vom 15. Juli bis 2. September erörtert wurden. Politik und Ökonomie erteilten den Abbaube-
fehl fürs kasachische Janatas, die Kinder der zu öden Löchern verwahrlosenden, toten Stadt waren in Yer-
bossyn Meldibekovs Fotoreihe «The Pol Pot Series: The Dead Town» in Säcken verpackt, wie zum Verkauf 
auf dem orientalischen Markt. Im Video «Pastan I am» wurde Meldibekov verflucht, gedemütigt, ins Ge-
sicht geschlagen, sein Ego demontiert. Rennrodler, Gewichtheber oder Schulmädchen mit Hund, alle samt 
in Stein gehauene Parkhüter oder Foresters, die an tapfere Komsomolzinnen und durchtrainierte Spartaki-
adekämpfer erinnern, porträtierte Alexander Malgazhdarov im Erholungspark Karkaralinsk bei Karaganda.

2003: Obdachlosigkeit, Grundstücksspekulation, Homeland Security, (Anti-)Globalisierung, Krieg. Was 
tun? Und vor allem wie? Die Ausstellung Get Rid of Yourself vereinte vom 26. Juli bis 12. Oktober 
zehn zeitgenössische Initiativen und Projekte aus New York, Chicago, Los Angeles und San  Francisco. 
Interagierende Künstlerkollektive und Aktivisten gehören in den von polizeistaatlichen und hegemo-
nialen Absicherungsbestrebungen gekennzeichneten USA wie auch in Europa mehr denn je zur Pra-
xis der Kunstproduktion. Welche Wirkungskraft und welchen Handlungsspielraum haben kooperierende 
Künstler(gruppen) in Zeiten der politischen Verflachung ins Absurde? Wie unabhängig nehmen sie ihre 
Verantwortung in einer Gesellschaft wahr, in der soziale Fürsorge und politische Verantwortung durch 
Warenkonsum und wirtschaftlichen Egoismus abgelöst werden? Sie vereinte ihr permanentes Hinterfra-
gen eigener Strukturen, Praxen und Produktionsbedingungen, ihr kritischer, autonomer Zugang zu gesell-
schaftlichen Zusammenhängen und ihr Wissen, dass es ein «Außerhalb des Systems» nicht geben kann.

2004: Die Rezeption der DDR wandelte sich im Zeitraum von 1989 bis heute mehrfach. Beginnend mit 
Schock und Erleichterung, über Freude und Euphorie, Ernüchterung und Zorn bis hin zu Verlustängsten 
verschoben sich die Wahrnehmungen. Zwei Dutzend künstlerische Positionen belegten in der Ausstel-
lung vom 15. Mai bis 20. Juni die gesellschaftliche Kampfkraft der Kunst. Peter Bauers Rollbilder der 
Geschichte «Der Wunsch nach Verbindlichkeit führt zum Plakat – oder auch nicht» speisten sich aus 
der Oral History seiner Talkperformances, Interviews und Briefen zur DDR-Vergangenheit, kombiniert 
mit (typo)grafischen Elementen aktueller Lifestylemagazine. Mit nüchternem Blick auf leere Räume, 
Tapeten, Türen, Ecken und Flure zeichnete Laurenz Berges in Fotografien aus verlassenen Russenkaser-
nen die Inventur einer Geschichte. Amanda Dunsmores geisterhafte Standbildanimation «Peripherie» 
entstand aus Fotos vom Inneren einer verlassenen Kaserne am Rande Weimars, 1945 durch die Rote 
Armee übernommen, 1989 erstmals von Zivilisten wieder betreten.

2005: Sammeln als Kulturtechnik hat etwas ebenso Behütendes wie Ängstliches. Dabei gilt die Sorge nicht 
nur dem vergangenen Verlorenen, sondern auch dem zukünftig Ungewissen. Sammeln beruhigt und 
versöhnt. Auf unerwartete Ereignisse, Zufälle, neue Bedingungen antworten stets die Tätigkeiten des 
Sammelns – Sammeln trägt Sinn, Ordnung, Begrenzung, Bedeutung in das Zufällige, Bedrohliche, Un-
übersichtliche, Fragmentierte. Vom 24. Oktober 2005 bis zum 1. Januar 2006 zeigte The Social Collector 
sieben soziale Motive des Sammelns und damit Akteure, die einer scheinbar unabänderlichen Ordnung 
der Dinge mit einer sehr eigenen Ordnung begegnen. Das Museum of Jurassic Technology in Los Angeles 
ist zum Beispiel eine Kreuzung aus einzigartigem Bildungsinstitut für Naturgeschichte und Kunstmuse-
um, das wie ein Zaubertrick funktioniert: Man ist sich nie ganz sicher, was Wahrheit und was Illusion ist.

2006: Ob unter Morales, Chavez, Kirchner oder Lula da Silva: In Brasilien wie in ganz Südamerika 
mehrten sich die Zeichen einer Veränderung – trotz aller historischen Last und der unbeschreiblichen 
Fülle an wirtschaftlichen und sozialen Herausforderungen. Nirgendwo war der Wohlstand so ungleich 
verteilt, verschwindet das Geld in fremden Taschen, wurde der Reichtum abgeschöpft, aber nicht in 
Bildung oder Infrastruktur investiert. In der Ausstellung Die Kunst erlöst uns von gar nichts (9. Juni 
bis 17. September 2006) stieß man auf Marcelo Cidades rollende Betonblöcke, mobil und doch nur 
schwer fortzubewegen, und sein kleiner Berg aus Mörtel mit einer Schaufel ließ an unterbrochene Bau-
arbeiten denken. In Juan Manuel Echavarrías ergreifenden Videoporträts «Bocas de Ceniza» sangen 
sieben überlebende, armselige, afrokolumbianische Bauern selbst erfundene Lieder von Massaker, Ver-
schleppung, Schmerz und Verlust, aber auch Glaube, Hoffnung und Dankbarkeit. 

2007: Blickt man in die Welt, scheint sich der globale marktwirtschaftliche Kapitalismus unentbehrlich 
gemacht zu haben. Kaum ein Fleck der Erde ist vor ihm sicher, sein Erfolg verdrängt jegliche alternativen 
Formen der gesellschaftlichen Organisation. Spiele und ihre Regeln – Wer ist drin? Wer draußen? Und 
warum? – waren Ulf Amindes Thema in der Ausstellung AUSSEN VOR (9. Juni bis 12. August 2007), seine 
Räume waren «die jeweils eigene Bühne der Leute» (Aminde). In der Videoinstallation «auf Probe» über-
nahmen Obdachlose in einer typischen Castingsituation die Rollen der Jurymitglieder. Für «weiter!!!» 
hatten sich Punks eingefunden, um «Reise nach Jerusalem» zu spielen … Christoph Büchels Video «Pa-
rade» ließ die Fernsehübertragung einer Militärparade in Teheran, abgenommen von den Chefs der ira-
nischen Theokratie, unkommentiert. Swastika, Davidstern und die Initialen des Erzfeindes, «US», wur-
den von farbenfrohen Marschformationen in Szene gesetzt und von anderen in Raketenform vernichtet.

2008: Ob die Natur, der Sternenhimmel, ein Buch oder unser Miteinander: Ordnung und Unordnung, 
Bestimmtheit und Unbestimmtheit sind unserer Welt zueigen. Die Unbestimmtheit tritt uns wie ein 
Schatten aus allen Winkeln der Welt entgegen. Je mehr wir investieren, um sie auszuschließen, desto 
mehr stellen wir fest, wie wenig dies zuweilen nützt. Voraussagen waren einmal vom Mythos dominiert. 
Die Wissenschaften können sich von ihm nicht frei machen und müssen sich oft mit der Berechnung 
von Wahrscheinlichkeiten begnügen, obwohl in berechenbaren Systemen eine klare Kausalität von 
Ursache und Wirkung als Grundlage für Regeln und Ordnungen vorherrscht. Vom 31. Mai bis zum 10. 
August konnte man sich Von der Unbestimmtheit in der Kunst ein Bild machen – oder ihren Klängen 
lauschen wie in «Indeterminacy» (Unbestimmtheit) von John Cage und David Tudor. Bei den Stu-
dioaufnahmen von «Indeterminacy» befand sich Tudor außer Hörweite in einem Nachbarraum, wo 
er  verschiedenste Klangfragmente aus Cages Werk nach dem Zufallsprinzip auswählte und abspielte.

2009: Die britische Krone deklarierte Australien einst als «terra nullius», unkultiviertes, leeres Nie-
mandsland, das keiner anerkannten Macht untersteht und deswegen besiedelt und kolonisiert werden 
dürfe. Damit sprach sie den indigenen Völkern jegliches Recht auf ihr Land ab – eine Regelung, die bis 
1992 ihre Gültigkeit behielt. Der Konflikt mit den indigenen Völkern ist bis heute unzureichend gelöst. 
Die Ausstellung begann am 27. Januar, dem 221. Jahrestag der europäischen Invasion in Australien. 
Bis zum 22. März zeigten zwanzig kritische Künstler und Künstlergruppen aus Australien ihr Reper-
toire, hinterfragten politische Unstimmigkeiten im Land und das idyllische Konstrukt vom offenen 
Einwandererstaat ebenso wie sie soziale Ausgrenzungen aufgrund kultureller Unterschiede sowie die 
Vertretung der Interessen der indigenen Völker und die Einwanderungs- und Flüchtlingspolitik unter-
suchten. Jon Campbells Beitrag zur Debatte um die australische Identität war eine «Yeah-Flagge», die 
dem positiven «can-do»-Geist der Australier mit umgangssprachlichem Sentiment entsprechen und 
per Petition ihren Siegeszug aufs Dach des Parlaments antreten sollte. Zwei in den Himmel strahlende 
Frauen, umgeben von Goldakazien, die für Patriotismus und australische Identität stehen, ließen auf 
Tina Fiveashs Fotografie «Springtime!» die Ästhetik der Tourismuswerbung der 1950er wiederaufleben 
und blickten – wie die von John Howard geführte Nation – nostalgisch zurück auf Reinheit und Helden-
mut jener Zeit in einem einfacheren, weißeren Land.

2010: Die Ausstellung Pause the Pulse: Portrait of Accra zeigte vom 24. Juni bis 26. September in 
100 Momentaufnahmen aus Malerei, Installation, Foto, Film und Objektkunst aus der Perspektive von 
10 zeitgenössischen Künstlern aus Accra ein aktuelles, kritisches, kaleidoskopisches Stadtporträt, das 
sich mit den Visionen und Defiziten der pulsierenden, facettenreichen ghanaischen Viermillionenmet-
ropole an der afrikanischen Atlantikküste, mit der sozialen Verantwortung und den Möglichkeiten des 
Künstlers in seiner Heimatstadt sowie dem Potenzial von Kultur und Kunst als netzwerkförderlichem 
Verständigungswerkzeug auseinandersetzte. Auf welche Art analysiert, diagnostiziert, konserviert der 
Künstler das Wesen seiner Stadt, nimmt ihr Alltagsleben auf Straßen und Plätzen, in den Nachbar-
schaften der Wohnviertel und in den Hütten und Palästen der Familien wahr? Welche Bezüge sucht und 
findet der Künstler zu Accra, jenem Schmelztiegel beinahe aller in Ghana vertretenen Ethnien, wenn 
es darum geht, dessen Puls vorübergehend zu unterbrechen («to pause the pulse»)? In «Accra Metal 
Scrap Boys» malte Tei Mensah Huagie jene jungen Männer, die herumliegenden Schrott zum Verkauf 
sammeln. Huagies Kleinskulptur «Young and Young Pregnancy» gedachte der «vielen jungen Mädchen, 
die in der Schule sein sollten, aber eher auf den Straßen Accras mit ungewollten Babys und ohne 
Job enden.» Das Problem des Zuzugs aus ländlichen Gegenden nach Accra bebilderten die Leinwände 
«Accra  growing» und «From the City to the Village».

Di 12.4.2011 | 20:00 Mode Soirée

Die ACC-Premiere der Fashion Clips | Public Screening

Die Preisverleihung zum Apolda European Design Award hat stattgefunden. Die Gewinner stehen fest. 
Es kann gefeiert werden. Unter gewaltigen Kraftanstrengungen produzierten siebzehn junge Filme-
macher unter Federführung der Professur Medien-Ereignisse 30 Filme unter Beteiligung eines gut 
300-köpfigen Teams. Für jede Kollektion wurde ein spezifisches dramaturgisches und ästhetisches Kon-
zept entwickelt, um die Sprache der Modeentwürfe sensibel und präzise in die des Films zu übersetzen. 
Die Fashion Clips sind bildgewordene Mode(t)räume, jeder für sich einzigartig und eigenartig, Visionen 
von Modepräsentationen jenseits des Mainstreams – wie die Kollektionen der Jungdesignerinnen und 
 -designer selbst. Für den theoretischen Input sorgte die Mode Matinee, die wir aus feierlichem Anlass 
der Filmpremiere als Mode Soirée in Abend verlegen, um bei Sekt und Canapés die Ergebnisse, den 
Erfolg und die kreativen Mühen zu feiern. Eingeladen sind alle, die sich für Mode und Film und deren 
 künstlerische Verquickung interessieren. Eintritt: 3 € | erm. 2 € | Tafelpass 1 €

Do 14.4.2011 | 20:00 plus zur aktuellen Ausstellung

Die Kunst erlöst uns von gar nichts | Ein Baudenabend im ACC

Seit seinen frühen Jahren möchte das ACC eine Plattform für Kommunikation und Austausch, Entwick-
lung und Produktion, Kultur und Kunst sein. Aus Themenparties wurden Ausstellungen über Trümmer-
frauen oder mit Milchtüten, DDR-Erzeugnissen, Filmprogrammen, Postkarten und Comics. Dann bahnte 
sich die Kunst ihren Weg ins Haus - über Künstler, die sonst keine bis wenige Ausstellungsmöglichkei-
ten in der DDR hatten. Wir nutzen den heutigen Abend, um die «frühen Jahre» mit Künstlern der ers-
ten Stunde und solchen, die uns die Treue gehalten haben, aber auch mit neugierigen «Neuzugängen» 
und Freunden des Hauses Revue passieren zu lassen. Der Haus- und Hofchronist Claus Bach, der Berli-
ner DJ, Volkssänger und Comiczeichner Peter «Auge» Lorenz, der ACC-Ausstellungsfrontmann Frank 
Motz, die Initiatorin der Theatertage und des Arkadischen Konsulats Barbara Rauch und der Sozial-
unternehmer Cornel Wachter. Durch das performative Programm mit Estraden und Einlagen führt das 
Moderatorenduo Alexandra Janizewski und Ricardo Borchardt. Eintritt: 3 € | erm. 2 € | Tafelpass 1 €

Do 21.4.2011 | 20:00 Kunst, Spektakel und Revolution

Kunst und Geschmack | Bersarin, bersarin.wordpress.com

Geschmack lässt sich in mehrfacher Bedeutung verstehen: Einmal auf der sinnlichen Ebene als 
 Schmecken und im Sinne der empfindungssicheren Beurteilung von lebensweltlichen Gegenständen. 
Dabei fallen Kunstwerke als Spezialfall unter die zweite Bedeutung. Philosophie und Ästhetik beschäf-
tigen sich meist mit diesem zweiten Aspekt. Die Felder reichen vom Geschmacksurteil bei Kant bis 
zur Ästhetik Adornos. Darin erfährt der Geschmack eine grundsätzliche Kritik, welche einerseits ge-
schichtsphilosophisch, andererseits rein ästhetisch motiviert ist. Diese Kritik soll dargestellt werden, 
um von dort über die Negative Dialektik zur sinnlichen Komponente überzugehen. Dass dieses ebenso 
ein Feld für die Philosophie abgeben kann, zeigt Prousts «Recherche»: Nachdem der Protagonist jene 
Madeleine in den Lindenblütentee tauchte und das Gebäck verspeiste, geschieht jener Vorgang, wel-
cher mit dem Begriff der memoire involontaire verbunden ist. Im Moment der Sinnlichkeit evoziert sich 
ein Anderes.  Eintritt: 2 € | erm. 1 € 
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Ein Vortrag, den man sich auf der Zunge zergehen lassen sollte, am 21.4.

Bildgewordene Mode(t)räume feiern Premiere am 12.4.

Austellungsansichten: Raum 1991.

Raum 1994.

Raum 1996.

Raum 1998.

Raum 2000.

Raum 2003.

Raum 2006.

Raum 2008.

Raum 1992.

Raum 1995.

Raum 1997.

Raum 1999.

Raum 2001.

Raum 2004.

Raum 2007.

Raum 2010.

Ein Baudenabend geschmückt mit Anekdoten, Estraden und Einlagen am 14.4.


