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Rheinland

R Pfalz
p Triennale

Vom 24. April bis 31. Mai 2026 findet in Trier erstmals die Rheinland-Pfalz Triennale (RPT)
statt — ein neues, landesweites Ausstellungsformat fiir zeitgenéssische Kunst mit besonderem
Fokus auf Sichtbarkeit, Teilhabe und Dialog. Die Stadt Trier bietet mit ihren abwechslungsrei-
chen Ausstellungsorten — genauer Kunsthalle Trier, TUFA — Tuchfabrik Trier, Rheinisches Lan-
desmuseum, Museum am Dom und EGP-Blihne, Pauluskirche, der 6ffentliche Raum sowie das
UNESCO-Welterbe Romische Baudenkmaler und Dom St. Peter ein einzigartiges Umfeld, in dem
Gegenwartskunst und historische Topografie in einen spannungsreichen Austausch treten.

Die Rheinland-Pfalz Triennale steht in der Tradition der Landeskunstschau. Aus tiber 500 einge-
reichten Bewerbungen wahlte eine fachkundig besetzte Jury, bestehend aus den Kiinstlerinnen
Ulla von Brandenburg und Moira Zoitl, sowie den Kuratorinnen Norina Quinte und Carolin Heel,
53 kiinstlerische Positionen aus.

Bewerben konnten sich professionelle Bildende Kiinstler:innen aller Medien und Gattungen, die
einen nachweisbaren Bezug zu Rheinland-Pfalz haben — sei es durch Geburtsort, Wohnsitz, ein
Studium der Bildenden Kunst im Land oder einen pragenden Lebens- bzw. Arbeitsaufenthalt.
Thematisch wurde der Open Call bewusst offengehalten.

So ergab sich aus den Einreichungen ein spannendes Abbild zeitgenéssischen Kunstgesche-
hens und Kultur. Die Rheinland-Pfalz Triennale reagiert auf eine Gegenwart, die von permanen-
ter Bewegung gezeichnet ist. Gesellschaftliche, politische und technologische Veranderungen
pragen wie wir arbeiten, kommunizieren, fiihlen und sehen. Die Ausstellung versammelt 53
kiinstlerische Positionen mit tiber 150 Werken, die diese Dynamiken nicht erklaren oder ordnen
wollen, sondern sie sichtbar, erfahrbar und verhandelbar machen. An unterschiedlichen Orten
und in verschiedenen institutionellen Kontexten in Trier entfaltet sich ein vielstimmiger Blick auf
Themen wie Glauben und Kapital, Zeitlichkeit, Korperbilder, Identitat und das Leben im Wandel.
Die Arbeiten verweisen auf aktuelle gesellschaftliche Spannungen, ohne sich in Diagnosen zu
erschopfen. Neben kritischer Scharfe eréffnen sie auch Momente von Leichtigkeit, Humor oder
asthetischer Konzentration und schaffen damit Raume fiir Neugier, Zweifel und die Moglichkeit,
(anders?) weiterzudenken.

Die ausgewahlten Kiinstler:innen der 1. Rheinland-Pfalz Triennale sind:

Adu & Adl-Tabatabai | Neda Aydin | Sahar Baharymoghaddam | Juan Bermuidez | Susanne
Britz | Adam Cmiel | Katja Davar | Laura De Luca | Martina Diederich | Madeleine Dietz |
Bjorn Drenkwitz | Olli Diirr | Gabriele Engelhardt | Viviane Feitner | FRANCIS KARAT |

Max Gémann | Helga Fritzi HauBmann | HELSEN & BAHC | Danae Hoffmann |

Valentina Jaffé | Berit Jager | Danbi Jeung | Rasaq Jurhat | Fabian Knébl | Karsten Konrad
| Pia Matthes | Christian Mieves | Stefan Mildenberger | Paula Miiller | Mwangi Hutter |
nachtschwarmerfilm — Michael Schwarz und Alexander Griesser | Heike Negenborn |
Katrin Nicklas | NIESLONY & MEINER | Levin Oehler | Mara Pollak | Hamdy Reda | Judith
Roéder | Cornelia RoRBler | Peter Résel | Yvonne Roth | Anna Schimkat | Valerie Schmidt |
Lisa Marie Schmitt | Petra Schoenewald | Sonya Schonberger | Silke Schonfeld | Nicola
Schudy | Paul Schuseil | Jana Kerima Stolzer & Lex Riitten | Nicolaus Werner |

Ulrich Westerfrolke | André Wischnewski
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KUNST VON HIER.
KUNST IN SICHT.
KUNST FUR ALLE.

Erganzt werden die kuratierten Ausstellungen durch das partizipative Format ,,DIE LOKALE®,
das Vereinen, Initiativen und Kulturschaffenden aus Trier und Umgebung Raum fiir eigene Beitra-
ge bietet. Unter dem Dach der RPT werden lokale Akteur:innen eingeladen, ihre Veranstaltungen
einzubringen und Uber die Kommunikationskanale der Triennale ein breiteres Publikum zu errei-
chen. Dadurch entsteht eine neue kulturelle Landkarte Triers, die Uber den Triennale-Zeitraum
hinaus nachhaltige Vernetzungen schafft und regionale Kulturinitiativen starkt.

Ein weiterer Schwerpunkt der RPT liegt auf kultureller Bildung und Teilhabe. Durch Workshops,
Mitmachangebote und Aktionen im Stadtraum werden alle Bevolkerungsgruppen zur aktiven Be-
gegnung mit Kunst eingeladen. So entsteht ein lebendiger Ort des gesellschaftlichen Dialogs.

Das Format Rheinland-Pfalz Triennale versteht sich als Ort der Begegnung und Vernetzung von
und mit der Kunst: Es bringt regionale und internationale Perspektiven zusammen, bietet partizi-
pative Formate, starkt die kulturelle Infrastruktur vor Ort und vernetzt regionale Akteur:innen mit
der Uberregionalen Kunstszene.

Veranstalter der Rheinland-Pfalz Triennale ist der Berufsverband Bildender Kiinstlerinnen und
Kinstler Rheinland-Pfalz im Bundesverband eV., im Auftrag und mit Unterstiitzung des Ministe-
riums fir Familie, Frauen, Kultur und Integration Rheinland-Pfalz. Die Rheinland-Pfalz Triennale
wird getragen von starken Partnern. Wir danken Landewyck, NATUS, SWT und der Kulturstif-
tung der Sparkasse Trier fur ihre nachhaltige Forderung von Kunst und Kultur.

Ansprechpersonen und weiterfiihrende Informationen
Homepage: https://www.rheinland-pfalz-triennale.de/

Kuratorische Leitung

Norina Quinte und Carolin Heel

Kuratorisches Team

Norina Quinte, Carolin Heel, Stefanie Schmeink
Mail: kuratieren@rheinland-pfalz-triennale.de

Rheinland-Pfalz Triennale
c/o BBK Rheinland-Pfalz
Am Judensand 57 b
55122 Mainz

T: 06131 371424

Projektleitung
Christopher Kott
Mail: c.kott@rheinland-pfalz-triennale.de

Er6ffnung: 24.04.2026, 14 Uhr, Kunsthalle Trier
Ausstellungszeitraum: 24.04.-31.05.2026



BBK: DER VERANSTALTER

Der Berufsverband Bildender Kiinstlerinnen und Kiinstler
Rheinland-Pfalz im Bundesverband e.V.

(BBK RLP) ist die zentrale berufsstandische Vertretung
professioneller bildender Kiinstler:innen in Rheinland-Pfalz

Er wurde Ende der 1940er Jahre gegriindet und ist Teil des bundesweiten BBK-Netzwerks. Der
Verband setzt sich fiir die Anerkennung kiinstlerischer Arbeit als Beruf ein und vertritt die wirt-
schaftlichen, sozialen und kulturpolitischen Interessen seiner Mitglieder gegeniiber Politik, Ver-
waltung, Wirtschaft und Offentlichkeit. Dabei stehen faire Arbeitsbedingungen und angemesse-
ne Honorare im Mittelpunkt, unterstiitzt unter anderem durch den eigenen Honorarrechner, der
bei der Kalkulation und Abrechnung kiinstlerischer Leistungen hilft.

Neben der Interessenvertretung férdert der BBK RLP auch den direkten Austausch zwischen
Kunstschaffenden und der Offentlichkeit. Zu den bekanntesten Projekten gehéren die landes-
weiten ,,Offenen Ateliers®, bei denen Kiinstler:innen einmal jahrlich ihre Arbeitsraume fir Besu-
cher:innen 6ffnen. Auch bei Kunst-am-Bau-Projekten ist der Verband beratend und organisato-
risch eingebunden und sorgt so fiir Transparenz und Qualitat. Dariber hinaus betreibt der BBK
RLP in Mainz eine eigene Galerie, in der regelmalige Ausstellungen und Dialogformate stattfin-
den.

Mit rund 500 Mitgliedern, also etwa der Halfte aller professionellen Kiinstler:innen in Rheinland-
Pfalz, ist der BBK RLP ein starkes Netzwerk. Er versteht sich als Stimme der bildenden Kunst im
Land, die nicht nur fir bessere Rahmenbedingungen kampft, sondern auch die Sichtbarkeit und
Wertschatzung kinstlerischer Arbeit nachhaltig starkt.

Veranstalter der Rheinland-Pfalz Triennale ist der Berufsverband Bildender Kiinstlerinnen und

Kinstler Rheinland-Pfalz im Bundesverband eV., im Auftrag und mit Unterstiitzung des Ministe-
riums fur Familie, Frauen, Kultur und Integration des Landes Rheinland-Pfalz.

Rheinland-Pfalz Triennale
c/o BBK Rheinland-Pfalz

Christopher Kott
Geschaftsfihrung

Am Judensand 57b
55122 Mainz

M info@rheinland-pfalz-triennale.de

Beruf band
b i - T 06131 37 14 24
8 Kinstler:innen

@ I Rheicland-Fote im Telefonisch erreichen
Bundesverband e.V. . . . . .
Sie uns von Montag bis Freitag jeweils von
10 — 15 Uhr.
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RPT TEAM

Norina Quinte & Dr. Carolin Heel
Kuratorische Leitung

Norina Quinte, Dr. Carolin Heel und Stefanie Schmeink
Kuratorisches Team

Christopher Kott
Projektleitung

Nadja Kern
Projektassistenz

Berit Jager, Dr. Bjorn Rodday & Stefanie Schmeink
Vorstandsteam des BBK Rheinland-Pfalz



Kuratorische Leitung

Als Kuratorische Leitung der Rheinland-Pfalz Triennale stehen Norina Quinte und Carolin Heel fir
eine praxisnahe und zugleich strukturbewusste und -kritische kuratorische Handschrift. lhre Zusam-
menarbeit verbindet institutionelle Erfahrung, wissenschaftliche Fundierung und kiinstlerische Sen-
sibilitat mit dem Anspruch, die Triennale als offenen Denk- und Erfahrungsraum fiir zeitgendssische
Kunst in Rheinland-Pfalz zu gestalten.

Ein besonderer Schwerpunkt ihrer Arbeit liegt auf der Entwicklung transparenterer Strukturen und
der Foérderung von Chancengleichheit im Kunstsystem. Die Dynamiken des Kunstmarktes kennen
sie aus unterschiedlichen Perspektiven — von der Off-Szene liber das Galeriensystem bis hin zu
institutionellen Kontexten. In ihren kuratorischen Konzepten setzen sie auf zeitgemalie Impulse und
fordern kiinstlerische Auseinandersetzungen mit gesellschaftlich relevanten Themen in vielfaltigen
Diskurs- und Erfahrungsraumen.

Gemeinsam verfolgen Norina Quinte und Carolin Heel fiir die Rheinland-Pfalz Triennale ein kura-
torisches Konzept, das Kunst als gesellschaftlichen Resonanzraum begreift. lhre Zusammenarbeit
steht fur eine dialogische, transparente und kollaborative Praxis, die regionale Verankerung mit inter-
nationaler Perspektive verbindet und nachhaltige Infrastrukturen zwischen Kunst, Wissenschaft und
Offentlichkeit starken méchte.

Alle Fotos Carolin Heel und Norina Quinte: © Sebastian Heck, 2025.
ato.vision: https://ato.vision/crew/sebastian-heck



Kuratorisches Team

Das kuratorische Team der ersten Rheinland-Pfalz Triennale besteht aus drei Personlichkeiten,
die unterschiedliche Perspektiven und Erfahrungen einbringen. Die kuratorische Leitung bilden
Carolin Heel und Norina Quinte.

Norina Quinte bringt als Konzeptentwicklerin, Kura-
torin und Griinderin der Plattform ,,ato® langjahrige
Erfahrung an der Schnittstelle von Kunsttheorie und
kiinstlerischer Praxis mit. Sie entwickelt innovative
Formate, die bestehende Strukturen hinterfragen
und &ffentliche Raume durch kiinstlerische Interven-
tionen transformieren. Dabei interessieren sie inter-
disziplinare Prozesse ebenso wie die Belebung neuer
Sichtweisen.

Carolin Heel ist Kunstwissenschaftlerin und Ku-
ratorin mit eigener kiinstlerischer Praxis. Sie bringt
kunsttheoretische Perspektiven in eine kuratorische
Haltung ein, die auf Interdisziplinaritat und Dialog
zielt. lhr Interesse gilt kiinstlerischen Arbeiten, die
Verhaltnisse hinterfragen, fragile Narrative verhan-
deln und konzeptionelle Starke mit asthetischer
Prazision verbinden.

Stefanie Schmeink ist Kiinstlerin und Vorsitzende
des BBK Rheinland-Pfalz. Aus ihrer kiinstlerischen
Praxis heraus entwickelt sie eine kuratorische Hal-
tung, die sowohl das Einzelne als auch das Ganze in
den Blick nimmt. Kuratieren heil3t fir sie, eigenstan-
dige kiinstlerische Positionen sichtbar zu machen,
ihre jeweilige Essenz zu achten und zugleich ihre
Verbindungsmoglichkeiten auszuloten — als offenes
Feld, in dem Differenz, Tiefe und neue Lesbarkeiten
entstehen.

Das Kuratorium verantwortet die inhaltliche Ausrich-
tung der Triennale, entwickelt die Ausstellungs- und
Vermittlungsformate und begleitet den kiinstleri-
schen Dialog mit den ausgewahlten Positionen.
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Alle Fotos Pressekonferenz: © Sebastian Heck, 2025.
ato.vision: https://ato.vision/crew/sebastian-heck
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Am 18. Juli 2025 fand die Pressekonferenz zur 1. Rheinland-Pfalz Triennale statt. Der trans-
formierte Kirchenraum der profanierten Kirche St. Maximin in Trier bildete die dafiir die perfekte
Kulisse: Die Wahl des Ortes fiir die Pressekonferenz — eine ehemalige Kirche, heute Sportstatte
— unterstreicht die Idee von Transformation. Wie der Raum sich wandelte, wandelt sich auch das
Format der Triennale: offen, vielstimmig, zukunftsgerichtet.

DAS KONZEPT

Die Triennale verfolgt einen offenen, dialogischen und inklusiven Ansatz, der aktuelle kiinst-
lerische Praktiken, gesellschaftliche Fragen und lokale Kontexte miteinander verbindet. Sie will
kiinstlerische Perspektiven sichtbar machen, neue Raume fiir Kunst erschliefen und Strukturen
nachhaltig starken.

Zwei Saulen bilden das Grundgeriist:

1. Die kuratierte Triennale rund 50 professionelle Kiinstler:innen werden (iber einen Open
Call und durch eine Fachjury ausgewahlt. — Gezeigt werden bestehende Arbeiten sowie ortsbe-
zogene Projekte, die in engem Austausch mit dem kuratorischen Team entstehen.

2. Die Lokale — Erganzendes Programm mit Beitragen von Kulturschaffenden, Initiativen,
Vereinen und Einzelpersonen vor Ort. — Ziel: kulturelle Infrastruktur starken, neue Allianzen
stiften und Kunst in der Stadt verwurzeln.

Die Satelliten
Im Rahmen der Rheinland-Pfalz Triennale juriert und verleiht die Stadt Trier den Ramboux-Preis
an junge lokale Nachwuchskiinstler:innen.

TEILHABE & TRANSFORMATION

Inklusion, Teilhabe und kulturelle Bildung stehen im Zentrum: Zugang zu Kunst fiir alle Bevolke-
rungsgruppen, barrierearme Formate (teilweise ohne Eintritt), gezielte Angebote zur Vermittlung
und Mitgestaltung.

Kunst wird als gesellschaftlicher Dialograum verstanden —
in Zeiten des Wandels notwendiger denn je.




Pr.ess.e-
mitteilung

im Anschluss an
die erste Presse-
konferenz zur
Rheinland-Pfalz
Triennale 2026

Die Stagy 1.

Im Anschluss an die Pressekonferenz in
der gut besuchten, profanierten Kirche
St. Maximin bot sich bei Slushys und fri-
schem Obst Gelegenheit zu anregenden
Gesprachen, Interviews und intensivem
Austausch. In offener Atmosphare konn-
ten zahlreiche Kontakte zur Trierer Kunst-
und Kulturszene geknipft und bestehende
Verbindungen weiter vertieft werden.
Uber unseren Instagram-Kanal haben
wir zudem ausgewahlte Eindriicke und
Stimmen der Veranstaltung geteilt und
so spannende Einblicke in den gelunge-
nen Auftakt ermoglicht.
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Alle Fotos Pressekonferenz: © Sebastian Heck, 2025.
ato.vision: https://ato.vision/crew/sebastian-heck
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Rheinland
Pfalz
Triennale

v.l.n.r.: Markus No6hl (Kulturdezernent Stadt Trier), Christopher Kott (Projektleiter RPT), Dr. Carolin Heel (Kuratorische Leitung),
Norina Quinte (Kuratorische Leitung), Prof. Dr. Jirgen Hardeck (Kulturstaatssekretér), Dr. Bjérn Rodday (Vorstandsmitglied BBK RLP)
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Im Zuge der Pressekonferenz wurde auch das Konzept
LOKALE vorgestellt

13

TRIENNALE LOKALE
Die Rheinland-Pfalz Triennale 2026 zeigt  In diesem Format werden ansassige
eine kuratierte Auswahl dessen, was die Akteur:innen sichtbar — sie erweitern die

zeitgendssische Kunstszene aus dem kiinstlerische Vielfalt und werden als
Bundesland zu bieten hat — innovativ, wichtiger Bestandteil in das neue Format
vielfaltig, sichtbar. integriert.

Ob Kulturschaffende, Bildungsinitiativen oder engagierte Menschen vor Ort —

mit unserer Pressekonferenz 2025 luden wir lokale Akteur:innen, die etwas beitragen
und sich vernetzen méchten, dazu ein, sich aktiv in das Programm der LOKALE
einzubringen.

Fir gelebte Kultur, Austausch auf Augenhéhe und die Freude am gemeinsamen
klinstlerischen Denken und Gestalten.

Ziel: vielfaltiges Programm, das die Stadt mit ihren
Alleinstellungsmerkmalen widerspiegelt.

KOOPERATION VERNETZUNG, SICHTBARKEIT
Programm der gastgebenden Stadt zeigen
Miteinander gestalten: Beteiligung lokaler Kunst- und Kulturakteur:innen
Gemeinschaft und kulturelle Infrastruktur vor Ort starken und aktivieren
Zugang fur und Teilhabe an Kunst und Kultur schaffen: neue ,,Kultur-
Kartografie® der Stadt
Lokale Akteur:innen der Stadt auf Landesebene sichtbar machen

Infos zur 1. RPT auf der Homepage



KOOPERATION, VERNETZUNG, SICHTBARKEIT
DIE LOKALE

»Da kamen wir nun an in Trier: mit 53 grof3artigen jurierten Kiinstler:innen, den Kopf voller Ideen,
die Hande ausgestreckt zum Reichen. Eine Landeskunstschau plant man nicht im luftleeren
Raum, sondern vor Ort. Und wir waren nun in einer Stadt mit Geschichte, mit Haltung und (stell
dir ein Augenzwinkern vor) mit Eigensinn. Also begannen wir zu laufen.

Wir liefen durch StralRen, Uber Platze, durch alte Gemauer und neue Raume. Wir lernten nicht
nur unsere Wege zwischen Ausstellungsorten und unsere liebsten Mittagstische kennen, son-
dern vor allem Menschen. Menschen, die hier seit Jahren Kunst machen, Raume 6ffnen, Projek-
te stemmen, Initiativen griinden, Publikum bilden. Menschen, die Kultur und Kunst als tagliche
Arbeit verstehen und die kulturelle Identitat der Stadt pragen. So standen wir in Ateliers und in
Ausstellungsraumen und: hérten zu. Dabei wurden uns Programme gezeigt und Visionen erklart
aber auch Sorgen geteilt. Schnell wurde klar: Diese Stadt wartet nicht auf eine Triennale, um
lebendig zu sein. Sie ist es langst. Und genau deshalb musste etwas entstehen, das diese Kraft
sichtbar macht: Die LOKALE verstehen wir also nicht als Beiwerk, sondern als selbstverstand-
lichen Teil zur Rheinland-Pfalz Triennale.

Mit dem Format der LOKALE wollen wir Stadt (also, ihre Menschen) als Mitakteurin begreifen.
Kinstler:innen, Initiativen, Off-Spaces, Vereine, Biihnen und engagierte Einzelpersonen werden
im Rahmen der LOKALE sichtbar gemacht, angekiindigt und vernetzt. In unserem Programmka-
lender lasst sich nun deutlich erkennen: Wer zur Triennale nach Trier kommt, besucht nicht nur
die kuratierten Ausstellungen mit den 53 Kiinstler:innen. Die Stadt selbst wird zum erweiterten
Programm.

So lasst sich im Rahmen der LOKALE etwa die Ausstellung ,,Gewundene Zeit. Zeichnungen zu
Karl Marx“ von Klaus MalRem im Karl-Marx-Haus entdecken, deren Laufzeit sich mit der Trien-
nale Uiberschneidet — ein Dialog liber Geschichte, Denken und Gegenwart, nur wenige Schritte
von unseren Ausstellungsorten entfernt. Im Kunstverein Trier Junge Kunst wird zur Vernissage
von Martin Streit eingeladen, wahrend die Galerie Netzwerk als lebendiger Anlaufpunkt fir
Kunstbegeisterte in der FuBgangerzone der Innenstadt fungiert. Die Gruppe pink futies gibt in
einem Workshop Einblick in das, was junge Menschen in Trier bewegt, welche Themen sie um-
treiben und welche Formen sie dafiir finden. Und wenn der Abend kommt, lohnt sich ein Besuch
im Queergarten Trier, wo die Eréffnung der Kulturbiihne gefeiert werden kann — ein weiterer Ort,
der kulturelle Vielfalt in der Stadt markiert. Man trifft also auf eigenstandige Programme und
starke Positionen, die diese Stadt pragen, unabhangig der RPT und doch im Dialog mit uns!

Die LOKALE ist also keine Geste der Vereinnahmung. Sie ist eine Einladung an uns Besucher:in-
nen dieser Stadt, tiefer zu gehen. Und eine Einladung an die Kulturschaffenden, sich mit uns zu
vernetzen, Synergien zu schaffen, Reichweite zu teilen. Denn eine Landeskunstschau hat eine
doppelte Aufgabe: Sie wiirdigt die ausgewahlten kiinstlerischen Positionen. Und sie macht zu-
gleich die regionale Struktur sichtbar, die all das moglich macht. Die LOKALE erzahlt von dieser
Struktur. Von Engagement, von Beharrlichkeit, von Lust am Gestalten. Vielleicht bleibt, wenn die
Rheinland-Pfalz Triennale weiterzieht, mehr als Erinnerung. Vielleicht bleiben Kontakte, Koope-
rationen, neue Besucher:innen? Vielleicht bleibt das Gefiihl, gesehen worden zu sein und selbst
gesehen zu haben.

RPT-Team, 2026
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Der Open Call..

Bewerben konnten sich professionelle Bildende Kiinstler:innen aller Medien und Gattungen, die
einen nachweisbaren Bezug zu Rheinland-Pfalz haben — sei es durch Geburtsort, Wohnsitz, ein
Studium der Bildenden Kunst im Land oder einen pragenden Lebens- bzw. Arbeitsaufenthalt.
Thematisch wurde der Open Call bewusst offengehalten.

Die Ausschreibung war offen fir konkrete, bereits bestehende Arbeiten, Portfolio-basierte
Bewerbungen sowie spezifischen, speziell fir die RPT entwickelten Werken (z.B. ortsbezogene
Konzepte, die sich u.a. mit dem UNESCO-Weltkulturerbe auseinandersetzen).

Die Jury

Foto: Helge Mundt

Foto: Ralf Hoedt
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Ulla von Brandenburg

Ulla von Brandenburg zahlt zu den bedeutendsten zeitgendssischen
Kinstlerinnen Europas. lhre vielschichtigen Arbeiten, die Film,
Theater, Performance, Malerei und Installation miteinander ver-
binden, wurden weltweit in renommierten Museen und Institutionen
prasentiert. Dazu zdhlen unter anderem das Palais de Tokyo in Paris,
die Whitechapel Gallery in London und das Kunstmuseum Bonn.
lhre Werke sind zudem in bedeutenden Sammlungen vertreten, da-
runter Tate Modern in London, Fondation Louis Vuitton in Paris und
das Fisher Landau Center vor Art, Long Island (NY).

Moira Zoitl

Moira Zoitls kiinstlerisch Praxis ist recherchebasiert und umfasst Vi-
deoarbeiten, Installationen, Fotografie, partizipatorische und kura-
torische Projekte. lhr Interesse gilt den ethnischen und geschlechts-
spezifischen Dimensionen von Migration im globalen Kontext. Seit
2006 arbeitet Zoitl in unterschiedlichen kiinstlerisch-forschenden
Kollektiven und Teams und realisierte Ausstellungen, Konferenzen
und Veranstaltungsreihen mit deutschen und internationalen Beitra-
genden, u.a.: NGBK Berlin, Galerie im Kérnerpark, Berlin, Kunstver-
ein am Rosa-Luxemburg Platz, Berlin, Mewo Kunsthalle Memmin-
gen, Kunstverein Liibeck, Galerie 5020, Salzburg.



R Rheinland

Pfalz
P Triennale

Aus rund 500 Bewerbungen rheinland-pfalzischer Kiinstler:innen

wurden 53 herausragende Positionen von einer unabhangigen Fachjury ausgewahlt — ein ein-
drucksvolles Zeichen fir die kreative Vielfalt und hohe Qualitat der

Kunstszene in Rheinland-Pfalz.

Die Resonanz auf die Ausschreibung war tiberwaltigend: Rund 500 rheinland-
pfalzische Kiinstler:innen haben sich mit spannenden, vielfaltigen und qualitativ hochwertigen

Positionen beworben — ein starkes Zeichen fiir die lebendige und qualitatsvolle Kunstszene in
Rheinland-Pfalz.

»Die groe Zahl an Bewerbungen erfiillt uns mit Freude und Stolz“, sagt
Christopher Kott, Projektleiter der Rheinland-Pfalz Triennale.
»Sie zeigt eindrucksvoll, welche kiinstlerische Energie und Vielfalt im Land vorhanden ist.*

Die Auswabhl der kiinstlerischen Positionen erfolgte durch eine unabhangige Fachjury bestehend

aus Ulla von Brandenburg, Moira Zoitl sowie der kuratorischen
Leitung, Carolin Heel und Norina Quinte, mit gemeinsamer kuratorischer Stimme.
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Zahlen und Fakten
Rheinland-Pfalz Triennale 2026

Kurzbeschreibung

Mit der Rheinland-Pfalz Triennale entsteht ein neues landesweites Ausstellungs-
format fir zeitgenossische Kunst.

Die Premiere findet vom 24. April bis 31. Mai 2026 in Trier statt und versammelt
klinstlerische Positionen aus ganz Rheinland-Pfalz in einem stadtweiten Ausstel-
lungsparcours.

Als kuratierte Landeskunstschau in der Tradition der bisherigen Landeskunst-
schauen wird die Triennale kiinftig im Drei-Jahres-Rhythmus durchgefiihrt. Sie
versteht sich als Plattform fir kinstlerische Vielfalt, gesellschaftlichen Dialog und
kulturelle Teilhabe und bringt Gegenwartskunst in einen direkten Austausch mit
historischen Orten und 6ffentlichem Raum.

Zeitraum, Ort & Er6ffnung

Ausstellungszeitraum: 24. April — 31. Mai 2026

Ort: Trier, Rheinland-Pfalz

Eroffnung: 24. April 2026, 14 Uhr, Kunsthalle Trier

Ticketpreise RPT:

Tageskarte fur alle Ausstellungsorte: 19 Euro (ermaRigt 12 Euro)

Drei Tage gliltiges (Wochenend-)Ticket: 29 Euro

Triennale-Karte (flir den gesamten Ausstellungszeitraum giiltig): 95 Euro

Ausstellungsorte

Kunsthalle Trier

TUFA Trier (Tuchfabrik Trier)
Rheinisches Landesmuseum Trier
Kaiserthermen

Amphitheater Trier

Museum am Dom Trier

Dom St. Peter

Pauluskirche Trier

EGP-Bihne

Klinstlerische Beteiligung

500 Bewerbungen im landesweiten Open Call
53 ausgewahlte kiinstlerische Positionen
insgesamt ca. 150 ausgestellte Werke

Teilnahmeberechtigt waren professionelle Bildende Kiinstler:innen aller Medien mit

nachweisbarem Bezug zu Rheinland-Pfalz — etwa durch Herkunft, Wohnsitz,
Studium oder pragende Arbeitsaufenthalte im Bundesland.
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Das kiinstlerische Spektrum umfasst u. a.:

Installation

Malerei und Skulptur

Fotografie, Film und Video

Performance

ortsspezifische Interventionen

Neben bestehenden Arbeiten entstehen eigens fur Trier entwickelte Neuproduktio-
nen im Dialog mit Architektur, Geschichte und Stadtraum.

Thematische Ausrichtung

Die Ausstellung reagiert auf eine Gegenwart im Wandel und versammelt
kiinstlerische Perspektiven auf gesellschaftliche, politische und technologische
Transformationen.

Zentrale Themenfelder sind:

- Glauben und Kapital

- Zeitlichkeit und Erinnerung

- Korperbilder und Identitat

- gesellschaftliche Veranderungsprozesse

Die Arbeiten wollen aktuelle Dynamiken nicht ordnen oder erklaren, sondern
sichtbar und erfahrbar machen und neue Denk- und Erfahrungsraume eroffnen.

Kulturelle Bildung & Teilhabe

Ein weiterer Schwerpunkt liegt auf kultureller Bildung und Partizipation:
- Workshops und Mitmachangebote

- Aktionen im Stadtraum

- niedrigschwellige Vermittlungsformate

- aktive Einbindung unterschiedlicher Bevolkerungsgruppen

Die RPT versteht sich als Ort der Begegnung und des gesellschaftlichen
Austauschs durch Kunst.

Partizipatives Format

»DIE LOKALE*

Beitrage regionaler Initiativen, Vereine und Kulturschaffender
Einbindung lokaler Veranstaltungen unter dem Dach der Triennale
Aufbau nachhaltiger kultureller Netzwerke in Trier und der Region

Kuratorisches Team
Dr. Carolin Heel
Norina Quinte
Stefanie Schmeink
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Externe Fachjury
Ulla von Brandenburg
Moira Zoitl

Veranstalter

Veranstalter ist der Berufsverband Bildender Klinstlerinnen und Kinstler
Rheinland-Pfalz (BBK RLP) im Auftrag und mit Unterstiitzung des Ministeriums fur
Familie, Frauen, Kultur und Integration Rheinland-Pfalz.

Forderpartner und Sponsoren
Kulturstiftung der Sparkasse Trier
Landewyck

NATUS

SWT

Pressekontakt

MEDIENARBEIT im Auftrag der Rheinland-Pfalz Triennale
ARTEFAKT Kulturkonzepte, Clara Westendorff

Fon: 030 / 440 10 724

mail@artefakt-berlin.de

Pressedownload unter: www.artefakt-berlin.de
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Programm Eroffnungstag | Freitag, 24. April 2026

Ort:
Kunsthalle Trier, Aachener Stral3e 63, 54294 Trier

Ab 11.00 Uhr besteht fur Vertreter:innen der Presse die
Moglichkeit zum Gesprach mit dem kuratorischen Team

(Carolin Heel, Norina Quinte, Stefanie Schmeink) in der
Kunsthalle Trier (Aachener StralRe 63, 54294 Trier)

Ab 13:30 Uhr Performance von Karin Meiner und
Boris Nieslony

14.00 Uhr Offizielle Vernissage
Ort: Kunsthalle Trier (Aachener Stral3e 63, 54294 Trier)

Redebeitrage von u.a.:

Prof. Dr. Jiirgen Hardeck (Kulturstaatssekretar RLP)
Wolfram Leibe (Oberbiirgermeister Stadt Trier)

Dr. Bjorn Rodday (Vorsitzender BBK RLP)

Dr. Carolin Heel, Norina Quinte (Kuratorische Leitung RPT)

Im Anschluss besteht die Gelegenheit zum Besuch der

Ausstellung an den verschiedenen Ausstellungsorten bis

20.00 Uhr
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Was fiir eine Zeit!

Die erste Rheinland-Pfalz Triennale entsteht mit der Beobachtung, dass wir in einer Gegenwart
leben, die sich sténdig verandert, oft schneller, als wir sie begreifen konnen. Politische Ordnun-
gen geraten ins Wanken, soziale Rollen verschieben sich, technische Entwicklungen veréandern

in rasendem Tempo unsere Arbeit, unsere Wahrnehmung von Asthetik, unsere Kérper und Be-
ziehungen. Welchen Blick wirft die Kunst auf diesen Weltzustand? Die breit gefacherte Ausstel-
lung mit 53 Positionen nimmt diese Bewegungen zum Anlass fiir genaues Hinsehen. Sie versteht
Kunst als eine Praxis, die Fragen stellt, ohne dabei vorschnell nach Antworten zu greifen.

Gleichzeitigkeit.

Eines der zentralen kuratorischen Prinzipien ist die Auseinandersetzung mit den jeweiligen Orten
der Rheinland-Pfalz-Triennale. Viele Arbeiten sind eigens fiir ihre Raume entwickelt oder reagie-
ren auf deren Geschichte. Romische Ruinen, Kirchen, Ausstellungshauser und der Stadtraum
Trier werden Trager von Geschichte, die in die Gegenwart hineinsprechen. Wenn im Westchor
des Doms ein zeitgendssisches (weibliches!) Gewand auf den Heiligen Rock verweist (unbe-
dingt nachschlagen!), dann entsteht nicht etwa ein illustrativer Kommentar. Vielmehr entwickelt
sich eine inhaltliche Reibung zwischen religidser Uberlieferung und Geschlechtergeschichte.
Oder wenn aktuelle Fotografien im Amphitheater wirken und die Kaiserthermen der Malerei und
Skulptur als Ausstellungsorte dienen, treffen antike Architektur und heutiges Zeitalter aufein-
ander und &ffnen Fragen nach Offentlichkeit und Erinnerung. Die Auswahl der kiinstlerischen
Positionen macht deutlich, wie vielfaltig heutiges Kunstschaffen ist und einmal mehr, dass sich
die Kunst in allen erdenklichen Formen und Medien ausdriickt. Es begegnen sich ruhige, prazise
Setzungen sowie korperlich prasente Arbeiten, intime Gesten und gesellschaftlich ausgreifende
Fragen.

Im Laufe der kuratorischen Arbeit haben sich Linien herausgebildet, die im Gesamtkonzept zu-
sammenfinden: politische Macht und Sprachlosigkeit, Arbeit und Glauben, Migration, Zeit, All-
tag, Korper- sowie Rollenbilder, Identitat und Zugeharigkeit, Materialitat und deren Auflésung.
Als strukturierende Leitmotive rahmen sie die erste Rheinland-Pfalz-Triennale.

Um jene Gedanken nachvollziehbar zu machen, haben wir unsere Assoziationen durch einfache
und zugéangliche Schlagworte auf jedem Werk-Schild vermerkt. Sie erlauben es, wahrend des
Ausstellungsbesuchs, von einem Ort zum nachsten weiterzudenken und sowohl inhaltliche wie
auch formale Zusammenhange zu entdecken.

Mal werden thematische Gemeinsamkeiten an einem gleichen Ort vertieft gegentibergestellt
(Siehe Folgekapitel). Mal blitzen sie wieder an anderem Ort auf. Sie ermdglichen es, einer Aus-
stellungsidee zu folgen, stellen aber keine vorgegebene Leseart oder Leserichtung dar.

In einer Zeit der Gleichzeitigkeit, in der sich unterschiedliche Realitaten und Diskurse tberlagern,
versteht sich diese Kunstschau als offenes Geflige. Sie hat keinen Anfang im klassischen Sinn
und kein festgeschriebenes Ziel. Sie ermoglicht vielfaltige Einstiege und damit individuelle Wege
durch die Arbeiten.

Die RPT als neue Plattform der Landeskunstschau ist ein Moglichkeitsraum, die eigene Gegen-
wart zu befragen. Was ist das fir eine Zeit? Was pragt unser Handeln, oft ohne, dass wir es be-
merken? Was beeinflusst unsere Wahrnehmung? Was bewegt mich? Und wie lassen sich sozia-
le, okologische und politische Fragen als gemeinsame Aufgaben denken?

Der besondere Wert dieser Ausstellung liegt darin, dass sie durch die Kunst, die unterschiedli-
chen Statten und das umfangreiche Rahmenprogramm Situationen schafft, in denen Gewisshei-
ten briichig werden und neue Gedanken entstehen konnen. Zum einen sprechen gezeigte Werke
die kritischen Herausforderungen unserer Gesellschaft an, gleichzeitig machen sie neugierig. Und
nicht zuletzt: an vielen Stellen machen sie durch Humor oder Schénheit auch Mut, an positive
Entwicklungen zu glauben.

In einer Gegenwart, die schnelle Urteile bevorzugt, setzt diese erste Ausgabe der Rheinland-
Pfalz Triennale auf genaues Hinsehen. Es gilt demnach der Gleichzeitigkeit mit Zeit zu begegnen.

22



Zwischen uns
*Politische Strukturen *Sprachlosigkeit *Korper *Widerstand
In der Kunsthalle Trier

Der Ausstellungsteil in der Kunsthalle Trier widmet sich politischen Strukturen. Hierbei wird
allerdings auf bekannte oder offensichtliche Darstellungsformen verzichtet. Stattdessen be-
gegnen uns skulptural-abstrahierte Wandarbeiten, Landschaften aus Materialansammlungen,
Klangteppiche, Pflanzenskulpturen, deutsche Schlager und figurative Szenen, die auf den ersten
Blick asthetisch geschlossen oder gar harmlos wirken. Gerade diese Zuriickhaltung macht sicht-
bar, dass politische Wirklichkeit oft dort beginnt, wo sie zunachst nicht als solche erkannt wird.
Eine Werkserie des Malers Max Gémann zeigt US-Militarangehérige auf einem pfalzischen
Weinfest und bildet den Einstieg in die Ausstellung. In gegenstandlicher Malerei erscheinen
Soldaten zwischen Bierbanken, Trachten und trinkfreudigen Besucher:innen. Die Szene wirkt ver-
traut, beinahe idyllisch. Doch genau diese Selbstverstandlichkeit verweist auf eine tieferliegende
Normalisierung militarischer Prasenz im zivilen Alltag. Die Malereien arbeiten nicht mit Anklage,
vielmehr setzen sie auf Verschiebung. Weiter verweisen abstrakte metallische Wandobjekte oder
verdichtete Klangbeitrage auf eine Gegenwart, in der politische Kommunikation weniger Ver-
standigung erzeugt als Uberforderung. Informationen Uiberlagern sich, Positionen verharten sich,
Debatten verlieren an Tiefe, Sprachlosigkeit stellt sich ein.

Manchmal zeigen sich Strukturen erst bei genauerem Hinschauen, wie in den Pflanzenskulpturen
von Peter Rosel, die sich auf dem zweiten Blick als zusammengenahte Polizeiuniformen enttar-
nen. Hier zeigt sich ein wiederkehrendes Motiv: Es ist das Material selbst als politischer Trager.
Miillberge, urbane Fragmente, Fundstiicke aus Warenstrémen und Lieferketten tauchen als tex-
tile Skulpturen, Collagen und installative Landschaften auf. Was auf den ersten Blick abstrakt
oder formal wirkt, erzahlt bei naherem Hinsehen von Ressourcen, Konsum, globalem Handel und
den Rickstanden politischer Entscheidungen. Materialien erscheinen hier nicht neutral, sondern
als sedimentierte Geschichte, als Landschaft von Nutzung, Ausbeutung und Zirkulation.

Eine Klanginstallation von Anna Schimkat wird im Laufe der Ausstellung durch eine Performance
aktiviert und verandert. Jene Arbeit macht sichtbar, dass politische Realitat nicht statisch ist,
sondern durch Handlungen, Wiederholungen und Routinen fortgeschrieben wird.

Der menschliche Korper wiederum tritt in dieser Ausstellung nur punktuell in den Vordergrund,
etwa in Valeries Schmidts fotografischer Serie ,,Fallstudien®: Menschen stiirzen, kippen, geraten
aus dem Gleichgewicht. Die fallenden Kérper 6ffnen hier eine prazise Lesart, denn sie erscheinen
als Teil sozialer und raumlicher Ordnungen, die Sicherheit versprechen und zugleich briichig sind.
Briichigkeit und Fragilitat werden ebenfalls in den von Zerstorung gezeichneten Stadtaufnahmen
erkennbar, sowie in einer glasernen Raumdarstellung von Sahar Boharymoghaddam, die auf Er-
innerungen verweist.

Versammelt die Ausstellung zwar unterschiedliche asthetische Sprachen, verbindet sie das
gemeinsame Interesse, politische Wirklichkeit nicht direkt zu erklaren, sondern dort sichtbar
zu machen, wo sie sich in Objekten, Bildern, Landschaften oder Popularkultur einschreibt. Die
Kunsthalle wird so zu einem Ort, an dem Politik kein fernes System bleibt, sondern als etwas,
das uns umgibt, strukturiert und formt, indem sie sich in alltaglichen Dingen manifestiert und
damit unsere kulturelle Identitat pragt.
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Ausgewahlte Kunstwerke in der Kunsthalle :

Jurhat Rasaq *1994
Hindukusch (Serie: Can You Make the Birds Stop Singing?)

Hindukusch basiert auf der Rede der ehemaligen Bundeskanzlerin Angela Merkel vor dem Deut-
schen Bundestag im August 2021. Der als Rolltitel abflieliende Bericht zur aktuellen Lage der
Machtergreifung der Taliban in Afghanistan wird begleitet von bekannten Werken der deutschen
Popmusik. Die Anordnung und Verkniipfung der medialen Elemente erweitern jene Rede um

eine affektive Komponente, indem sie eine durch Sehgewohnheiten tradierte Rezeption stéren
und disparate Zeitdokumente erfahrbar machen. Durch die Auseinandersetzung mit kulturellen
und asthetischen Codes der visuellen Sprache und ihren Wirkungen, unterbricht und hinterfragt
Rasaq Jurhat dominante Narrative und riickt gewohnte Symbole und ihre Bedeutungen in ein
anderes Licht.

In seiner kiinstlerischen Praxis befasst sich Rasaq Jurhat mit Erinnerung, Geschichte sowie der
Fragilitat und Resilienz menschlichen Lebens. Im Zentrum seiner Arbeit steht die Frage, wie indi-
viduelle und kollektive Erfahrungen im kulturellen Gedachtnis sichtbar gemacht und neu erzahlt
werden koénnen. Er begreift Geschichte nicht als abgeschlossene Erzahlung, sondern als offenes
Geflecht aus Fragmenten und Stimmen, das stets neu zusammengesetzt werden kann. Dabei
interessiert ihn besonders das Spannungsfeld zwischen personlicher Erinnerung und offiziellen
Geschichtsschreibungen. Seine Projekte entwickeln sich iber Jahre hinweg weiter, nehmen neue
Formen an und reagieren auf unterschiedliche Ausstellungssituationen.

Max Gomann *1997
Mein Ami

Die Serie Mein Ami von Max Gémann verbindet persénliche Erinnerungen mit einer malerischen
Untersuchung der deutsch-amerikanischen Beziehung in Rheinland-Pfalz. Ausgehend von seiner
eigenen Jugend in der Nahe der Air Base Ramstein reflektiert Gomann, wie die Prasenz ameri-
kanischer Soldaten das Alltagsleben, die Kultur und das Selbstverstandnis der Region gepragt
hat. Seine Gemalde zeigen Momentaufnahmen, in denen Nahe und Fremdheit, Humor und Ernst,
Gegenwart und Geschichte ineinandergreifen.

In satten Farben und einer bewusst vereinfachten Formensprache entstehen Szenen, die ver-
traut und doch fremd erscheinen: Ein alterer Mann gief3t seinen Garten — Symbol fiir Verwur-
zelung und Bestandigkeit, wahrend Licht und Gestik an amerikanische Vorstadtidylle erinnern.
Beim Weinfest sitzen Einheimische und Soldaten nebeneinander, verbunden durch Blickkontak-
te, Gesprache und Neugier. Und darliber zieht ein Flugzeug Uber eine marchenhafte Landschaft
— Sinnbild jener unsichtbaren Verbindung zwischen Pfalz und Amerika, von geografischer Distanz
und kultureller Nahe zugleich. Gémanns Bilder zeigen, wie sich unterschiedliche Lebenswelten
begegnen, Uberlagern und bereichern. Sie erzahlen nicht von Gegensatzen, sondern von Gemein-
samkeiten: von Freundschaft, gegenseitiger Neugier und den stillen Momenten eines geteilten
Alltags. Mein Ami wird so zu einer Hommage an das Miteinander zweier Kulturen — getragen von
Offenheit, Humor und menschlicher Warme.

Max Gémanns Malerei untersucht den Mythos des Westens und seine Briiche. Anstelle heroi-
scher Erzahlungen zeigt er Figuren, Landschaften und Alltagsmomente, in denen Realitat und
Illusion aufeinandertreffen. Sein verspielter, reduzierter Stil legt die Fragilitat moderner Existenz
offen: Freiheit erscheint als Behauptung, Stabilitat als Fassade. Gémann blickt mit Distanz auf
westliche Sehnsuchtsbilder — er verschiebt sie ins Fragile, ins Komische, ins Menschliche. So
entsteht ein Bild der Gegenwart, das weniger von heroischer Grol3e als von Suche, Widerspruch
und Unvollkommenheit erzahlt.
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Valerie Schmidt *1982
Fallstudien

Seit 2015 untersucht Valerie Schmidt in ihren Fallstudien und Fallexperimenten den Moment
des Fallens als bildnerisches und performatives Ereignis. Ausgangspunkt war eine Residency in
Istanbul, bei der sie Teilnehmer:innen bat, sich unkoordiniert aus dem Stand auf eine Matratze
fallen zu lassen. Die fotografisch festgehaltenen Bewegungen bilden das Material einer fortlau-
fenden kiinstlerischen Untersuchung.

Aus zunachst zufalligen, ,,unhaltbaren® Posen entwickelt Schmidt gezielte Paarungen, die als
Diptychen angeordnet sind. Die Korper treten in ein Verhaltnis von Spiegelung, Konfrontation
und rhythmischer Entsprechung. Zwischen den beiden Bildhalften entsteht eine spannungsvolle
Beziehung: Die Fallenden scheinen im Moment ihres Kippens aufeinander zuzusteuern, als wiir-
den sie im nachsten Augenblick kollidieren. Diese Gegenliberstellungen erzeugen einen latenten,
beinahe angstlichen Erwartungsmoment.

Der physikalische Kipppunkt — das Uberschreiten des Gleichgewichts — wird zum asthetischen
Untersuchungsraum. Wahrend die Schuhe scharf am Boden verankert bleiben, l6sen sich die
Korper in leichter Bewegungsunscharfe auf. So zeigt sich ein eingefrorener Schwebezustand
zwischen Halt und Kontrollverlust, zwischen Stabilitat und Auflésung. Sichtbar wird die augen-
blickliche, kurzlebige Gestaltwerdung des Korpers im Moment des bewussten Loslassens — ein
sublim wirkender Zustand zwischen Kollaps und Balance.

Bildserie aus 7 Diptychen, 420 x 594 mm, Inkjet-Prints

Valerie Schmidt (*1982, Disseldorf) studierte Fotografie an der Folkwang Universitat der
Kiinste in Essen sowie an der Kunsthochschule Bergen in Norwegen. lhre Arbeiten wurden inter-
national gezeigt, u. a. im Museum der Moderne Salzburg, auf der Frieze Art Fair London, im
Museum Folkwang Essen und im Sachsischen Industriemuseum Chemnitz. Sie erhielt Stipendien
und geforderte Aufenthalte in Los Angeles und Paris. Werke befinden sich in Sammlungen wie
der Deutschen Bank und dem Museum fir Bildende Kiinste Budapest. Seit 2022 ist sie Profes-
sorin an der Hochschule Trier und lebt in Trier; zusatzlich arbeitet sie in Berlin.

Berit Jager *1971
gedecktl — Fotoserie Schleierhaft

In der Fotoserie ,,Schleierhaft® untersucht Berit Jager den Frauenkorper als kulturelles Zeichen
und Projektionsflache gesellschaftlicher Erwartungen. Im Mittelpunkt stehen tradierte Rollenbil-
der: die Frau als aufopferungsvolle Arbeitskraft im Haushalt, als Heilige oder als erotisch konno-
tiertes Objekt. Jager greift diese Zuschreibungen auf, (ibersteigert sie bewusst und kombiniert
ihre Attribute in irritierender Weise. Durch Ubertreibung und Verschiebung werden stereotype
Bilder entlarvt und in ihrer Konstruiertheit sichtbar.

In einem lichtdurchfluteten Raum erscheint ein mit Gardinen verhiillter Frauenkérper als Teil des
Interieurs — fast wie ein Mobelstiick zwischen zusammengewiirfelten Einrichtungsgegenstanden.
Der Korper wird dekoratives Element und zugleich verhiillte Prasenz. Zwischen Sichtbarkeit und
Verschwinden entsteht ein Spannungsfeld, das Fragen nach Objektifizierung, Blickregimen und
der Inszenierung von Weiblichkeit aufwirft.

Jagers Arbeit legt die Mechanismen offen, durch die weibliche Korper normiert, funktionalisiert
und asthetisiert werden, und eréffnet einen Raum fir kritische Neubetrachtung.

Berit Jager arbeitet an der Schnittstelle von Fotografie, Inszenierung und Erinnerung. lhre pra-
zise konstruierten und zugleich fragilen Bildraume evozieren performative Situationen zwischen
Dokumentation, Fiktion und Spurensicherung. Im Zentrum stehen gesellschaftlich gepragte
Korperbilder und kollektive Erinnerungen, die sie befragt, irritiert und neu formuliert. lhre Arbeiten
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bewegen sich zwischen Video, Installation, Fotografie und Plastik. Biografische Erfahrungen —
der Umbruch nach 1989/90, Fragen von Gender, Mutterschaft und technisiertem Alltag — wer-
den zum Resonanzraum fir Allgemeines. Mit Alter Egos und subtiler Ironie dekonstruiert sie
tradierte Rollenbilder.

Berit Jager, gedecktl aus der Reihe Schleierhaft, inszenierte
Fotografie, 2016. © Berit Jager
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Neulich
*Hauslichkeit *Alltag *Korperbilder *miteinander *Identitat
In der TUFA Trier

Der Ausstellungsteil in der ehemaligen Tuchfabrik beginnt bei dem, was uns am nachsten ist:
dem Alltag. In An-Haufungen, Tatigkeiten, Gegenstanden und Routinen, die so vertraut sind,
dass sie kaum auffallen oder reflektiert werden. Doch gleichzeitig entsteht genau hier Identitat,
Rollenzuschreibung und gesellschaftliche Erwartung. Die gezeigten Arbeiten fragen danach, wie
sich Selbstbilder mit dem verbinden, was wir tun, herstellen, benutzen und weitergeben.

Petra Schoenewalds grol3formatiger handgekniipfter Teppich erzahlt von der Corona-Zeit. Seine
Motive greifen mediale Bilder von Krankheit, Isolation und Unsicherheit auf, seine Herstellungs-
weise verweist auf eine traditionell weiblich konnotierte Form von Handarbeit. Das Werk verbin-
det globale Krise und hausliche Praxis, 6ffentliche Berichterstattung und private Erfahrung.
Weitere Arbeiten beschaftigen sich mit Handwerk, etwa mit der Herstellung von Besen.

Welche Vorstellungen von Wert, Fiirsorge und Produktivitat in Materialien sind in jenen Haus-
haltsgeraten eingeschrieben? In einer gro3formatigen Installation von Susanne Britz verlieren
Waschestander und Haushaltsobjekte ihre urspriingliche Funktion und werden Teil eines offe-
nen, collagierten Gefliges. Gebrauch und Bedeutung verschieben sich.

Ein zentraler Strang der Ausstellung befasst sich mit Korperbildern und weiblicher Identitat. So
visualisiert Berit Jager Verschleierung als selbstgewahlte, selbstbewusste Praxis, Neda Aydin
hinterfragt als Fotoserie parallel westliche Vorstellungen von Sichtbarkeit. Beide machen deut-
lich, dass Korper nicht einfach gegeben sind, sondern kulturell gelesen, bewertet und normiert
werden. In der Befragung von Korpern, Bewegung und Taktilitat wirken Valentina Jaffés Fotogra-
fien, in denen Keramik und Haut auf beinahe intime Art ineinander tbergehen, wie eine Lupe, die
Spuren der Berlihrung sichtbar macht. Oberflachen l6sen sich auf, Koérper und Objekte erschei-
nen zugleich fremd und doch prazise wahrnehmbar.

Die Stadttauben von Viviane Feitner, sonst beilaufig Gibersehen oder abgewertet, werden ins
Blickfeld gertickt und zeigen (kollektive) Bewegungen im Alltaglichen, bzw. im urbanen Treiben.
Der dazu ausgestellte WhatsApp-Chat erzahlt von Menschen, die sich zusammenschlieen, um
diese Tiere zu retten. Nicht nur wird die alltagliche, private App-Kommunikation in einen o6ffent-
lichen Akt der Fiirsorge verwandelt, sondern es richtet sich die Aufmerksamkeit auf Solidaritat
und schafft Sichtbarkeit fur kollektives Handeln.

Danbi Jeungs Soundinstallation nahert sich humorvoll dem Zusammenhang von Erndhrung, Her-
kunft und Identitat. Ausgewabhlte Lieblingssnacks verschiedener Kulturen machen deutlich, wie
Geschmack, Erinnerung und soziale Pragung miteinander verwoben sind und wie die Klischee-
Falle gleichzeitig zum Realitatsverstandnis werden kann.

Die Ausstellung in der TUFA macht sichtbar, dass Hauslichkeit kein privater Riickzugsraum
jenseits gesellschaftlicher Strukturen ist. Sie ist ein Ort, an dem Erwartungen entstehen, Rol-
len verhandelt werden und Identitat Form annimmt. Indem die Kunstwerke vertraute Dinge ver-
schieben, entstehen neue Bilder von Korpern, von Arbeit und Selbstverstandnis. Dies weniger als
grolBe These, sondern vielmehr als prazise Bewegung im Alltaglichen.
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Ausgewaihlte Kunstwerke in der TUFA:

Viviane Feitner *1998
Pigeons | have collected

Die Serie aus Fotografien zeigen die Kiinstlerin selbst, wie sie jeweils eine Stadttaube in der
Hand halt. Sie dokumentiert die Tatigkeiten im Kontext der Stadttaubenhilfe, bei denen tber die
Zeit ihres Engagements ein informelles Archiv aus Tauben, Fundorten und Konversationen ent-
standen ist.

Stadttaubenhilfen verfolgen das Ziel, Taubenbestande langfristig zu regulieren und das Leid ein-
zelner Tiere durch medizinische Versorgung zu mindern.

Bei den abgebildeten Tauben handelt es sich um verletzte Tiere, die Uber das Notfalltelefon der
Stadttaubenhilfe gemeldet wurde. Wer nach der gemeldeten Taube schauen kann, wird Gber eine
Chatgruppe koordiniert. Ausschnitte hiervon werden als Teil der Serie gezeigt. Sie verdeutlichen,
wie Privatpersonen ehrenamtlich neben ihrem eigenen Alltag die Hilfe fiir verletzte Tauben er-
moglichen.

Die eingesammelte Taube wird in die Hand genommen, um eine kurze Erstuntersuchung durch-
zuflihren. In diesem Zusammenhang wurden die Fotos situativ und uninszeniert aufgenommen.
Sie halten den Moment fest, bei dem eine Stadttaube mit in den eigenen Wohnraum genommen
wird, sich ruhig in den Handen einer Person befindet und ihr ein Wert als Individuum zugeschrie-
ben wird.

Die Videoinstallation ,,| am so tired of daily city life* zeigt eine lebensgrolie, stillsitzende Taube.
Vereinzelt blinzelt sie, manchmal sinken ihr beinahe die Augen zu. lhre Prasenz ist reduziert auf
das Ausharren. Die Taube, als urbane Mitbewohnerin, steht exemplarisch fiir Anpassung an per-
manente Reizliberflutung, Larm und die kontinuierliche Suche nach Ressourcen.

Die Arbeit reflektiert Strukturen stadtischen Zusammenlebens und den internalisierten Leis-
tungsdruck einer Gesellschaft, in der Uberforderung zur Normalitat geworden ist. In der er-
schopften Taube verdichtet sich eine kollektive Midigkeit — ein leises Bild fiir ein System, das
unablassig funktioniert und gerade darin seine eigene Erschépfung produziert.

Viviane Feitner beschaftigt sich mit dem Verhaltnis zwischen Mensch und Natur im urbanen
Raum.

Sie erforscht die Aushandlungsprozesse und Formen des Zusammenlebens, die sich dort etab-
liert haben und reflektiert Gber unseren gegenseitigen Umgang.

Es geht ihr um eine Verortung des Menschen als ein Teil eines groBeren Netzwerkes und der Hin-
terfragung unserer vermeintlichen Rechte, indem sie die Perspektiven anderer Lebewesen
beleuchtet. Sie betreibt dabei eine kiinstlerische Forschung, die wissenschaftliche Zugénge,
Asthetiken des Natirlichen und Stadtischen sowie grundlegende Fragestellungen kombiniert

und auf konzeptionelle Weise bearbeitet.
WA l\
a1
\ r

Viviane Feitner, Pigeons | have collected (Serie), Fotografie, 2024.
© Viviane Feitner
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Valentina Jaffé (mit Vivian Schochlin) *1990
was tragt

Feine, starre, fast zerbrechlich wirkende keramische Objekte treffen auf den menschlichen Kor-
per, auf lebendige Haut. Zwischen Hitze, Form und Berlihrung entstehen Fragmente einer Bezie-
hung: Die Keramik wird durch kérperliche Geste geformt, im Feuer gehartet, im Moment einge-
froren. Bewegung wird Objekt. Der Korper, der formt, wird zum Mal — und spater zur Bihne der
Prasentation. In dieser vielschichtigen Auseinandersetzung mit Materialitat und Wahrnehmung
beginnen sich Grenzen zu verschieben. Das scheinbar Unvereinbare — hart und weich, kalt und
warm, statisch und lebendig — findet eine intuitive, beinahe zartliche Verbindung. Was zunachst
als Gegensatz erscheint, wird zur gegenseitigen Ergénzung: zur Collage zweier Zustande, zweier
Medien, zweier Perspektiven. Die Edition ,was tragt® versteht sich als offener Prozess. Sie lotet
Zwischenraume aus — zwischen Objekt und Kérper, Kunstwerk und Performerin, Betrachterin und
Raum. Wo beriihren sich Dinge wirklich? Was bleibt unverbunden? Und welche Spuren hinter-
lasst die Anndherung? Gleichzeitig ist ,was tragt” eine Untersuchung des Fragmentarischen. Die
Arbeiten erzihlen von Wandel, von Ubergingen und Uberlagerungen. Sie laden dazu ein, inne-
zuhalten — und die leisen Beziehungen wahrzunehmen, die sich zwischen Oberflache und Tiefe,
Bewegung und Stillstand, Ich und Du entfalten.

Die 7- teilige Fotoserie ,was tragt“ entstand in Zusammenarbeit mit der Performance-Kiinstlerin
Vivian Schéchlin.

Berit Jager *1971
incognito

In ihrer fotografischen Arbeit inszeniert sie sich im 6ffentlichen Raum vor einem leerstehenden
Ladenlokal. Hinter der Glasfront stehen entkleidete Schaufensterpuppen, reduziert auf ihre
standardisierten Korperformen. Der Raum wirkt verlassen, fast entkernt — ein Ort, an dem einst
Konsum, Begehren und Projektion stattfanden.

Sie positioniert sich vor diesem Schaufenster in derselben Pose wie die Puppen. Auch sie ist
unbekleidet, ihre Hautfarbe ahnelt derjenigen der Figuren im Hintergrund. Auf den ersten Blick
scheint die Differenz gering. Doch im direkten Vergleich wird sie sichtbar: Ihr Kérper tragt Spuren
von Leben. Er ist nicht geglattet, nicht normiert, nicht industriell reproduziert.

Die Arbeit entstand aus der Auseinandersetzung mit gesellschaftlichen Anforderungen an Kor-
perbilder und der Frage, wie sehr sich reale Koérper den asthetischen Standards annahern oder
von ihnen abweichen. Indem sie ihren eigenen Korper in ein Verhaltnis zu den Puppen setzt, ver-
schiebt sie den Blick: Die scheinbare Norm entpuppt sich als kiinstliche Konstruktion, wahrend
das ,,Abweichende® als lebendig und wirklich erfahrbar erscheint.

Das Bild thematisiert die feine, aber entscheidende Differenz zwischen idealisiertem Objekt und
gelebtem Korper — und eréffnet einen stillen Widerstand gegen normierende Schonheitsvorstel-
lungen im offentlichen Raum.
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Valentina Jaffé und Vivian Schéchlin, was tragt (Werkserie, 7-teilig), 2025.
© Valentina Jaffé, Vivan Schéchlin, ateliers im delta
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Berit Jager, incognito, inszenierte Fotografie, 2025.
© Berit Jager VG-BildKunst
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Von Wegen
Im Museum am Dom

Die im Museum am Dom gezeigten Werke widmen sich auf unterschiedlichen Weisen Karto-
grafien und Symbolik. Diese visuellen Systeme erscheinen zwar objektiv, doch sie strukturieren
Wahrnehmung und Wissen. Uberzeichnete Landschaftsdarstellungen zeigen, dass jede Darstel-
lung stets eine Auswahl trifft, ordnet und gewichtet. Die Welt erscheint hier nicht nur in ihrer Ab-
bildung, sondern wird aktiv geformt: Kartierungen und Darstellungen dienen dazu, Wahrnehmung
zu strukturieren, Raume zu erfassen und die Welt in Geflige zu bringen.

Eine andere Perspektive bilden im ersten Stockwerk Judith Réders Lichtprojektionen auf gravier-
tes Glas, deren Schatten sich mit frilhesten Zeugnissen unserer Kulturgeschichte verbinden.
Migration erscheint in dieser Ausstellung als sowohl emotionale wie physische bewegende
Norm, die Dauerzustande als Wellenlinien beschreibt. Sie zieht sich durch Raum und Zeit, sicht-
bar in den Geschichten, Bildern und Objekten, die von stetiger Veranderung, von Ankommen und
Weitergehen berichten. Rheinland-Pfalz wird sichtbar als Durchgangsraum, als Ort des Ankom-
mens, Weiterziehens und Neuverortens. Besonders deutlich wird das in der Arbeit ,,Kameelthier
Project® von Hamdy Reda: Der Kiinstler untersucht humorvoll und kritisch die Auswirkungen

des Kolonialismus. Ein als orientalisch stereotypisiertes Tier landet dabei als Butterkeksform im
deutschen Supermarkt. Die Arbeit zeigt, wie kulturelle Bedeutungen wandern, sich verschieben
und in neue Kontexte eingeschrieben werden. Jene Arbeit deutet zudem eine personliche Migra-
tionsgeschichte an und eroffnet das Thema des Ankommens.

Die Rheinland-Pfalz Triennale im Museum am Dom entfaltet eine Geschichte von Bewegung
und Veranderung. Im Zentrum stehen Transformation, Landschaft und die Art und Weise, wie
Welt sichtbar gemacht wird. Diese Themen erscheinen nicht als Ausnahmezustande, sondern
als Grundbedingungen menschlicher und 6kologischer Existenz. Die Skulptur ,,Kein Brunnen®
von Madeleine Dietz zeigt eindriicklich die Folgen von Diirre und lasst im Zusammenhang dieser
Ausstellung eine weltweit haufige Migrationsursache deutlich werden.

Eine leitende Figur der Prasentation ist mitunter der Zugvogel. Seine Routen, heute sichtbar be-
einflusst durch den Klimawandel, fungieren unter anderem als sensible Marker fir Verschiebun-
gen in Umwelt und Lebensraumen. So verbindet Katja Davars Werkserie diese Perspektive mit
den romischen Wasservogelmosaiken aus Trier und bringt unterschiedliche historische Formen
des Beobachtens in Beziehung. Eine Fensterinstallation von Valentina Jaffé im saulenhohen
Glaserker verandert sich mit dem Tageslicht und den vorbeiziehenden Wolken: Farbschichten
werden je nach Standpunkt und Zeit in einen neuen und unwiederholbaren Moment ihrer Wahr-
nehmung gezogen.

Natur und Kultur, Bewegung und Erinnerung, personliche Biografie und globale Dynamik sind auf
der Ausstellungsflache eng miteinander verbunden. Migration und Transformation kénnen so
nicht als Verlust von Stabilitat gelesen werden, sondern vielmehr als Moglichkeit, um Wahrneh-
mung, Zugehorigkeit und Verantwortung neu zu denken.
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Ausgewahlte Kunstwerke im Museum am Dom:

Valentina Jaffé *1990

Drift

Die Malereien der Fensterinstallation ,,Drift“ legen sich wie zarte Haute Uber die Glasfronten

des Dommuseums und formen eine durchlassige Membran zwischen Innen- und AulRenraum. Es
entstehen vielschichtige Wahrnehmungssituationen, in denen Malerei und Umgebung zu einem
bewegten Raumbild verschmelzen. Wolken, Licht, Verkehr und Besucher:innen verweben sich mit
den Farbschichten zu fliichtigen Konstellationen — Momentaufnahmen, die im nachsten Augen-
blick bereits wieder zerfallen.

Mit Einbruch der Dunkelheit kehrt sich das Verhaltnis um: Das Licht aus dem Inneren tragt die
Malerei nach aul3en, lasst sie in den Stadtraum ausstrahlen und erweitert das Museum in sein
urbanes Umfeld hinein. ,,Drift“ tritt dabei in einen subtilen Dialog mit der monumentalen romi-
schen Saule des Hauses. Die architektonische Schwere wird nicht negiert, sondern transformiert:
Kapitell und Pinselstrich begegnen einander auf Augenhéche. So verbindet sich Malerei mit
Architektur zu einem dynamischen Geflige aus Transparenz, Bewegung und Resonanz.

Valentina Jaffé arbeitet interdisziplinar an der Schnittstelle von Malerei, Keramik und Foto-
grafie. lhre Arbeiten sind getragen von Schichtungen: Jaffé nutzt die Collage als zentrales Ver-
fahren, um asthetische Spannungsfelder intuitiv und experimentell auszuloten. Materialzustéande
und Naturphanomene dienen ihr als Ausgangspunkt; Farben und Formen 6ffnen neue Bildwelten
und verknipfen das kiinstlerische Werk immer wieder mit dem menschlichen Kérper.

Das Festhalten dieser Verhaltnisse ist Jaffés Versuch, zeitliche Uberlagerungen zu erfassen.

Valentina Jaffé, Drift, Fensterinstallation, (Detail), 2025.
© Valentina Jaffé
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Das letzte Hemd
In der Pauluskirche Trier

Die Pauluskirche, heute ein profanierter Sakralraum, bildet den Ausgangspunkt eines Ausstel-
lungsteils, der sich den Themen Glaubensstruktur, Arbeit und Wert widmet. Zentrale Fragen
lauten: Woran orientieren wir uns, wenn religiose Ordnungen an Bindungskraft verlieren und
okonomische Logiken zunehmend unseren Alltag bestimmen? Trier, Geburtsstadt von Karl Marx,
dient dabei sowohl als historischer Hintergrund als auch als Resonanzraum fiir gegenwartige ge-
sellschaftliche Fragestellungen.

Kirche und Kommunismus standen lange als gegensatzliche Systeme gegenuber. Auf der einen
Seite Transzendenz, Versohnung und eine géttlich begriindete moralische Ordnung. Auf der
anderen Seite Atheismus, Klassenkampf und ein rein materielles Menschenbild. Fiir Marx war
Religion weniger ein Irrtum als ein Spiegel der sozialen Verhaltnisse — Ausdruck menschlicher
Sehnsucht und Lebenswirklichkeit zugleich. Kirchengeschichtlich betrachteten die Institutionen
den Kommunismus als Bedrohung ihrer Ordnungsvorstellungen. In der Ausstellung bleibt diese
Spannung offen. Aus ihr entsteht ein Raum, in dem Fragen nach Sinn, Autoritat und Gemein-
schaft neu verhandelt und in aktuelles Licht geriickt werden. Dass diese Verkniipfung in dieser
Form moglich ist, liegt an der Transformation unserer Aufenthaltsorte.

Wachstum, Wettbewerb und Verwertung pragen unsere sozialen Beziehungen. Arbeit ist langst
zu einer moralischen Kategorie geworden. Die Ausstellung greift diese Analyse auf und Ubersetzt
sie in raumliche, (im)materielle und prozessuale Konstellationen.

Ein zentrales Element ist die im Kirchenschiff eingerichtete Werkstatt. Sie diente bereits im Vor-
feld als reale Produktionsstatte fir viele Teile der Triennale und bleibt nun als sichtbare Spur
klinstlerischer Prozesse erhalten. Werkzeuge, Baumaterial und Arbeitsreste werden gezeigt, sie
verschwinden nicht hinter den Kulissen. Produktion wird als korperliche, soziale und politische
Praxis erfahrbar. Ausrangierte Gegenstande und gebrauchte Materialien werden Ausgangspunk-
te neuer Formen und Inhalte. Trimmer und Reste werden zu Rohstoff fir Umgestaltung. Zugleich
werden unsichtbare Dimensionen grof3er Ausstellungsprojekte sichtbar: das hohe Arbeitspen-
sum, korperliche Verausgabung sowie der intensive Einsatz von Material und Energie.

Die Werkstatt verweist auf eine andere Vorstellung von Wert. Effizienz tritt in den Hintergrund.
Im Vordergrund stehen Gebrauch, Beziehung und Verantwortung. In der profanierten Kirche (Pro-
fanierung hier verstanden als ,Verweltlichung® und diesem Verstandnis folgend, Dinge aus dem
Bereich des Unantastbaren zurlick in den menschlichen Gebrauch zu Uberfiihren) entsteht ein
Raum fir Neuverhandlung und Kreislauffahigkeit.

Ausgestellte Installationen setzen industrielle Materialien in Kontrast zur historisch-sakralen
Architektur oder hinterfragen auf skulpturale Weise Arbeitsbedingungen von Kiinstler:innen. Die
Karl-Marx-Referenz im Altarbereich von Bjérn Drenkwitz er6ffnet eine drangende Frage: Wer
sind die neuen Predigenden unserer Zeit, wenn Plattformen, Markte und Medien Sinn und Erfolg
definieren?

Zwischen Kirche und Kommunismus, Handwerk und kiinstlerischer Arbeit, kollektiver Produk-
tion und individueller Autor:innenschaft entsteht kein harmonischer Ausgleich, sondern ein Feld
produktiver Spannungen. Dieser Ausstellungsteil verhandelt Kunst als Ort immaterieller und
kooperativer Produktion: als Herstellung von Beziehungen, Bedeutungen und Mdoglichkeiten. Sie
ladt dazu ein, von passiver Akzeptanz bestehender Ordnungen zu einer aktiven Gestaltung ge-
sellschaftlicher Wirklichkeit zu denken.

Der Titel ,,Das letzte Hemd® spielt zum einen auf die Frage an, welchen materiellen oder im-
materiellen Zielen man im Laufe des Lebens zuarbeitet (,,Das letzte Hemd hat keine Taschen®).
Gleichzeitig verweist ,,Das letzte Hemd® auch auf den Heiligen Rock im Trierer Dom, der eben-
falls als Ausstellungsstatte dient. Auf diese Weise eroffnen vermeintliche Gegensatze, wie viel-
leicht ein imposanter Dom und ein profanierter Kirchenraum, neue Dialoge mittels der Kunst.
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Ausgewahlte Kunstwerke in der Pauluskirche:

Bjorn Drenkwitz *1978
Immaterielle Produktion

Das Video Immaterielle Produktion zeigt einen Darsteller, der einen Text von Karl Marx tber die
Rolle des Kunstschaffenden in der kapitalistischen Produktion rezitiert, wahrend er auf dem Kopf
steht. Nach der Aufnahme wurde das Videobild umgedreht, so dass der Schauspieler normal zu
stehen scheint. Dennoch ist seinen Gesichtsziigen die Anstrengung und Konzentration anzumer-
ken, die auf die im zitierten Text thematisierte produktive Arbeit verweist.

Dieses Video wird auf eine grol3e Leinwand projiziert, die den Altar der profanierten Kirche ver-
deckt. Damit wird es der Mittelpunkt der zentralen Blickachse.

Drenkwit2z’ kiinstlerische Arbeit umfasst ein breites Spektrum analoger und digitaler Medien:
Video, Fotografie, Sound, Skulptur, Grafik, und Performance. Dabei geht er stets von einem, der
entstehenden Arbeit zugrunde liegenden Konzept aus und wahlt das kiinstlerische Medium ent-
sprechend. Die Freiheit in der Wahl des kiinstlerischen Mediums ist bei jeder neuen Arbeit fir ihn
Ausgangspunkt und Fragestellung zugleich.

Juan Bermudez *1994
alles in Ordnung

Die Arbeit bezieht sich auf offentliche Rituale des Larmmachens mit Topfen und Pfannen (Chari-
vari, Katzenmusik und Cacerolazo) die historisch genutzt wurden, um soziale Missbilligung aus-
zudriicken, und heute als Form des politischen Protests dienen.

Bjorn Drenkwitz, Immaterielle Produktion (Filmstill).
© Bjorn Drenkwitz
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Aluminium, ein alltagliches Material in Kochgeschirr, wird zum Hauptmaterial dieser Installation.
Alles in Ordnung ist eine interaktive Arbeit, die das politische Gewicht des Einzelnen im Raum
hinterfragt. Bei jedem Betreten erzeugt die Arbeit einen rauen, elektronisch verstarkten Klang
von Aluminiumspanen. Im Laufe der Zeit [6schen die Besuchenden die Botschaft auf dem Alu-
minium allmahlich aus, wodurch passive Beobachtung in aktive Teilnahme Ubergeht und zugleich
die Frage aufgeworfen wird, wann ein Werk aufhort, als wertvolles Gut auf dem Kunstmarkt zu
gelten.

Diese Arbeit wird im Eingangsbereich, ahnlich einer tibergrol3en Fullmatte platziert. Die Klange
werden aus dem Raum von der dariiberliegenden Empore in den Kirchenraum gesandt.

VIDEO DOCUMENTATION
https://www.juanbermudez.net/allesinordnung

Nicola Schudy *1968
Cutted

Installation aus fotografischen Motiven, die wie fliichtige Wahrnehmungen des Aulenraums
wirken. Vorbeifahrten? Farbwelten? Plakate in akkurate Streifen geschnitten hiangen an einer
metallenen Konstruktion - geordnet und doch fragmentiert.

Nicola Schudy beschéftigt sich kiinstlerisch mit der Analyse von Orten und Raumen und kom-
mentiert diese in Form raumgreifender Installationen. Sie spirt deren Geschichte, Atmosphare
und Gestaltung nach und legt Briiche und verborgene Bedeutungen offen. Raume als Utopien
weiterzudenken, das Zerlegen urbaner Strukturen und das Verdichten von Raumeindriicken sind
Themen ihrer kiinstlerischen Auseinandersetzung. Aspekte von Konstruktion und Dekonstruktion
stehen in ihren Werken oft dicht nebeneinander.

Fritzi Haussmann *1970
ortspezifische Installation

Fritzi HaulBmann arbeitet bevorzugt mit Materialien, die aus dem Kreislauf der Materialwirtschaft
gefallen sind — charakteristisch sind ihre Werke aus gebrauchten Fahrrad- und LKW-Schlauchen.
lhre Installationen entstehen in situ als Reaktion auf die spezifischen Eigenheiten des jeweiligen
Ortes. Dabei verwendet HauBmann immer wieder neu verbundene und erganzte Materialien und
Module, die im Arbeitsprozess eine temporare Gestalt annehmen. Bei alledem steht die Schon-
heit der Materialien mit all ihren sinnlichen und technischen Eigenschaften im Vordergrund, und
zugleich ero6ffnen sich stets neue assoziative Ebenen der Betrachtung.

Fritzi HauBmann studierte an der Hochschule Wiesbaden Kommunikationsdesign mit dem
Schwerpunkt ,freie Grafik“ und Freie Kunst an der Kunstakademie Mannheim.

Sie ist Preistragerin des Pfalzpreises fir Bildende Kunst/Plastik (2021) und des Holbach
Kunstpreises (2025).

Fritzi HauBmann lebt in Frankenthal/Pfalz und ist Teil der Ateliergemeinschaft Atelierhaus Altes
Guteramt in Mannheim.
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Fritzi HauBmann, Die Reise nach..., Ortsspezifische, partizipatorische Installation
Ehemalige Synagoge Walldorf, 2021. © Fritzi HauBmann. Foto: © Doro Burkhardt
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Na warte
*Zeit *Erinnerung *Digitalisierung *Biografie
Im Rheinischen Landesmuseum

Die Triennale-Ausstellung im Rheinischen Landesmuseum richtet den Blick auf die Auseinan-
dersetzung mit Zeit und ihre Erfahrbarkeit. Sie fragt, wie Zeit unser Handeln, unsere Beziehun-
gen und unser Selbstverstandnis pragt und was geschieht, wenn Vergangenheit nicht vergeht,
sondern in Korpern, gar Bakterien, in Bildern und Erzahlungen weiterwirkt. Familiengeschichten,
personliche Erzahlungen, Migrationserfahrungen oder Ubertragene Traumata erscheinen als
lebendige, oft widerspriichliche Prozesse. Geschichte zeigt sich als etwas, das unsere Gegen-
wart und Sozialisierung strukturiert, auch dort, wo wir sie nicht bewusst wahrnehmen. Zugleich
thematisieren die Arbeiten die Beschleunigung und die unterschiedliche Wahrnehmung von Zeit.
Digitale Medien, 6konomische Taktungen und politische Ereignisse erzeugen ein Gefiihl perma-
nenter Verdichtung. Je schneller sich die Welt dreht, desto kirzer fihlen sich Wege an, desto
weniger Erfahrungen pragen sich ein.

Die Beschleunigung raubt uns die MulRe, das Innehalten, das bewusste Erleben und Erinnern
zugunsten einer vermeintlich besseren Zukunft. So beschreibt der franzésische Philosoph Paul
Virilio diesen Umstand auch als Verlust von Strecke und Erfahrungswerten, als Verlust der
Dauer, der Tiefe und der Einpragsamkeit, die Zeit eigentlich erméglichen soll. Die Ausstellung
reagiert darauf und macht unterschiedliche Zeitlichkeit erfahrbar. Langsame Prozesse treten
neben abrupte Briiche, intime Erinnerungen neben kollektive Erzahlungen. Sie zeigt, dass Zeit
nicht nur linear oder objektiv existiert, sondern subjektiv erlebt wird und unser Gefihl fur Dauer,
Tiefe und Bedeutung von der Geschwindigkeit der Welt und unseren eigenen Wahrnehmungsrau-
men gepragt ist. Gleichzeitig liegt die Aufmerksamkeit auf Zugehérigkeit. Wer gehért zu welcher
Geschichte, welche Stimmen werden gehort, welche libergangen? Filmische Arbeiten zu Fami-
lienarchiven, sozialen Umbriichen und kultureller Vererbung zeigen, dass Identitat weniger ein
stabiler Kern ist als ein Geflecht aus Uberlagerten Zeiten und Erlebnissen. Personliche Erfahrung
und politische Geschichte greifen ineinander und pragen das Selbstverstandnis.

Andere Positionen befassen sich mit Trendsetzung und Geschichtenerzahlung. Was bleibt rele-
vant, was verschwindet, wie beeinflusst die Zeit das, was wir als bedeutsam ansehen, und wel-
che Perspektiven geraten durch zeitliche Uberholung aus dem Blick?

Die Ausstellung reagiert darauf mit Vielstimmigkeit. Das Rheinische Landesmuseum wird zu
einem Ort unterschiedlicher Erzahlweisen, an dem Zeit als komplexes Geflecht aus Erinnern,
Vergessen, Wiederholen und Neuansetzen erfahrbar wird. Hier werden wir dazu eingeladen, Ge-
schichte als etwas zu verstehen, das wir standig neu schreiben.

Ausgewahlte Kunstwerke im Rheinischen Landesmuseum:

Juan Bermudez *1994
Nur eine Minute bitte

Das Ticken einer Uhr, einst allgegenwartiges Zeichen der Zeit, ist mit der Digitalisierung nahezu
verschwunden. Diese Arbeit bewahrt diesen verschwindenden Klang durch ein Archiv von 180
Aufnahmen tickender Uhren, die aus Online-Quellen und Privatsammlungen stammen. Jede
Minute erklingt eine andere Aufnahme und macht so den Zeitverlauf wahrend der Ausstellungs-
dauer horbar. Die Betrachtenden werden dabei angehalten, sich dem Rhythmus der Uhr anzu-
passen und das Vergehen jeder Minute abzuwarten, um den jeweils nachsten Klang zu héren.
VIDEO DOCUMENTATION

https://www.juanbermudez.net/works/nureinenminutebitte
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Juan Bermudez* kiinstlerische Praxis umfasst Installationen, Klangkunst, Performances, Videos
und Texte, die alle auf einer konzeptuellen Auseinandersetzung mit Klang griinden.

Im Zentrum seiner Arbeit steht die Frage, wie Zeit organisiert und erlebt wird. Er untersucht die
materielle Seite der Zeit durch Prozesse wahrend der Ausstellung und ephemere Werke so-

wie ihre kulturelle Konstruktion, die bestimmte Rhythmen im Alltag vorgibt. Fiir Bermudez ist
Zeit nicht einheitlich oder neutral, sondern ein dichtes Geflecht verschiedener Zeitebenen: das
schnelle Tempo digitaler Netzwerke, Arbeitszeiten, personliche Rhythmen und die langsame Ent-
faltung der Landschaft. Seine Werke versuchen, bewusst keine statischen Objekte zu sein.

Juan Bermudez‘ , Nur eine Minute bitte, Klangskulptur, 2025.
© Juan Bermudez*
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Jana Kerima Stolzer * 1989
+ Lex Rutten * 1989

Miles Down Under

In einer fern geglaubten Zukunft — oder einer langst vergessenen Vergangenheit — liegt ein Grol3-
teil der Erde unter Wassermassen begraben. Fragmente einer uns bekannten Welt ragen aus der
Tiefe. Dort, wo die Sonne den Takt nicht mehr vorgibt, haben zwei Lebensformen in getrennten
Lebensraumen uberlebt — sich neu erfunden und physisch angepasst. Die einen hiiten die Ge-
schichte, gepresst in Gestein, die anderen sind Kraftwerke einer andauernden Evolution.

Nach dem Versinken der Oberflache existiert das Leben weiter - tief unter der Erde und weit
unter dem Meer. Zwei Spezies, blind und sich fremd; teilen eine Welt ohne sich je zu begegnen.
Zwischen Gestein und hydrothermalen Quellen entfaltet sich eine fragile, traumhafte Realitat

- flieBend zwischen Erinnerung, Fiktion und Zukunft. Miles Down Under - fragments of a new
dawn ist ein filmischer Bewusstseinsstrom, der die Zeitrechnung aushebelt: meditativ, ratselhaft,
von leiser Intensitat. Eine spekulative Reflexion liber Evolution, Isolation und die Vorstellung des
Anderen. Was, wenn unser Ende nur eine weitere Transformation in etwas neues Unbekanntes
ist? Und was bleibt von uns Ubrig - in der Tiefe, im Schweigen, im Licht der Vorstellung? Zukunft
und Vergangenheit treffen sich genau hier.

LUCA

Im Jahr 2000 entdeckt eine Expedition der National Science Foundation zufallig ein einzigartiges
geologisches und biologisches Phanomen im Atlantischen Ozean: das Hydrothermalfeld

»Lost City“. Es liegt in einer Tiefe von etwa 750 bis 900 Metern. Umgeben von heil3en vulkani-
schen Quellen, sogenannte Weille Raucher, hat sich eine einzigartige Lebensgemeinschaft von
wirbellosen Tieren und Mikroorganismen gebildet, die auf chemischer Energie statt Sonnenlicht
basiert. Wissenschaftler*innen vermuten, dass heutiges irdische Leben unter diesen Bedingun-
gen entstanden ist. Die Sound-Installation erzahlt aus verschiedenen Perspektiven die Geschichte
von ,LUCA®, dem ,Last Universal Common Ancestor®, der sich vor etwa vier

Milliarden Jahren entwickelt hat und jedes Leben auf der Erde miteinander verwandt macht.
»LUCA® beschreibt einen hypothetischen Mikroorganismus und gemeinsamen Urvorfahr aller le-
benden zellularen Organismen. Die Arbeit verknlipft Vergangenheit, Gegenwart und Zukunft der
Erdgeschichte zu einer Erzahlung tber die Verflechtungen und Abhangigkeiten im Okosystem
Erde. So besteht die Erdkruste unter anderem zu gro3en Teilen aus dem Mineral Olivin, das in
den Mustern der Stoffe auftaucht und eine tragende Rolle in Geoengineering-Planen spielt, aber
auch als wertvoller Edelstein diente, der fir Licht, Gerechtigkeit und Weisheit steht. Chemische
Garten in Reagenzglasern sind den Schloten Weil3er Raucher in der Tiefsee nachempfunden.

Im Mediensaal des Landesmuseum, in unmittelbarer Nachbarschaft zum Rundgang, wird der
Dokumentarfilm ,,Zeppelin oben rechts® (92 min.) von Olli Duerr gezeigt. Uber einen Zeitraum
von sechs Jahren begleitet der Film sieben Kiinstler:innen mit Behinderungen im ,,Atelier 23%. Es
entsteht ein konzentrierter Blick auf Kreativitat, Alltag und dahinterliegenden Biografien. Gleich-
zeitig offenbart die filmische Arbeit, wie sehr kiinstlerisches Schaffen stets mit Hingabe und
Konzentration verbunden sind.

Auch Uber das Landesmuseum hinaus nimmt die Triennale das Thema Zeit auf. Im Broadway
Kino etwa, wird der Film ,,Der Tod ist ein Arschloch® (1h 19 min.) von nachtschwarmerfilm
(Alexander Giesser und Michael Schwarz) gezeigt, der auf erholsam frische Weise verdeutlicht,
wie Verganglichkeit, Abschied und Erinnerung das Leben strukturieren. Der unkonventionelle
Bestatter Eric Wrede 6ffnet Turen zu einem neuen Umgang mit dem Sterben: Der Tod wird nicht
nur als Endpunkt dargestellt, sondern als Teil des Lebens, der unsere Wahrnehmung von Zeit,
Prasenz und Handeln pragt. Der Film will das Unvermeidliche nicht verdrangen, sondern bewusst
im Alltag integrieren. Er zeigt, wie radikal Humor und Empathie zugleich den Blick auf das Leben
und dessen zeitliche Dimensionen scharfen.
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Jana Kerima Stolzer und Lex Ritten, LUCA,
Soundinstallation, 2025. © LVR-ZMB, Nicole Schafer
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Auch drei Welterbestatten in Trier, die Kaiserthermen sowie das Amphitheater und der Dom
St. Peter, werden zu aktiven Resonanzraumen von Zeit. In den antiken Mauern begegnen die
Kinstler:innen einer Architektur, die selbst Tragerin von Geschichte ist. So etwa der Dom, der
seit 1700 Jahren Begegnungsort von Kultur und Glaubensbotschaft ist. Die massiven, fragmen-
tierten Strukturen der Welterbestatten erzahlen von Macht, Offentlichkeit und urbanem Leben.
Indem zeitgendssische Arbeiten in diese historischen Gemauer oder auch in einen lebendigen
Sakralraum eingeschrieben werden, entsteht ein Spannungsfeld zwischen Dauer und Gegenwart.
Zeitgenossische Kunst tritt nicht in Konkurrenz zur Geschichte, sondern setzt sie in Bewegung:
Vergangenheit und Gegenwart liberlagern sich, reagieren aufeinander, eréffnen neue Lesarten.

In der EGP-Blihne — transformierter Zwischenort in Trier und ehemaliger Kiosk — bekommen wir
eine weitere Dimension von Zeit zu spiren: Im Kontext des Themas Wandel und Zeit berihrt dort
Cornelia RoBlers Werk eine existenzielle Dimension. Ausgangspunkt ist die langjahrige Aus-
einandersetzung mit den Lebensrealitaten von Menschen mit Demenz. Die Krankheit bedeutet
nicht nur Erinnerungsverlust, sondern eine Verschiebung innerer Zeitordnungen. Vergangenheit,
Gegenwart und Zukunft lésen sich aus ihrer linearen Abfolge. Die Bespielung der EGP-Biihne
Ubersetzt diesen Zustand in eine kollektive Erfahrung. Zeit erscheint nicht mehr als stabile Ab-
folge, sondern als briichiges Geflige, das sich verandern, verschieben oder entziehen kann.

Nicolaus Werner, Konservierte Erinnerung,
Applikation, 2026. © Nicolaus Werner
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Ausgewahlte Kunstwerke im Dom St. Peter:

Nikolaus Werner * 1943
Konservierte Erinnerung

Das Jackenkleid der Mutter wurden auseinander getrennt, die einzelne Stoffteile auf belgischen
Portratleinen aufgenaht und so zur Schau ausgebreitet.

Die Arbeit reflektiert einerseits die Erinnerung an die Mutter in ihrer Festtagserscheinung, ande-
rerseits verweist die Applikation der nunmehr wieder vereinzelten Elemente an das ungewohnli-
che Mittun des Heranwachsenden beim Nahen des Kleides, dem Durchschlagen und libertragen
des Schnittes auf den Brokatstoff und schlie8lich das Zusammenfiigen zum Gewand.

»lch zeichne, also bin ich ...!“ ist eine Grundeinstellung von Nicolaus Werner in den meist selbst-
fadengebundenen Heften. Er laRt Unbewusstes flieBen und assoziieren, ein Ding fordert das
andere; ahnliches geschieht beim Malen, vielleicht einem korperlichen Dialog mit der senkrecht
stehenden Leinwand.

Seine Installationen gleichen oft eingefrorenen Inszenierungen, sind Ergebnisse von performati-
ven Prozessen oder leiten auch Performances ein. Das Auslegen von Materialien und ihr Weg-
raumen interessieren ihn in ihrer vorlaufigen Dauer. Papier und Stoff sind seine bevorzugten
Elemente, denn das Nicht-Feste und Ephemere bewegt ihn zwischen seiner Endlichkeit und der
aufschimmernden Transzendenz.
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