








KONSORTIUM
Die Arbeit von Konsortium übersetzt Architektur 
in ein spekulatives Bild. Auf der großformatigen 
Plane, die die Containerwand zur Straße hin über-
spannt, überlagern sich unterschiedliche histo-
rische Grundrisse zu einer neuen, fiktiven Archi-
tektur. Die Zeichnung wirkt zugleich vertraut und 
fremd: wie ein Stadtplan, ein Bebauungsdiagramm 
oder der Ausschnitt einer imaginären Megastruktur.
Ausgangspunkt der Arbeit sind drei architektoni-
sche Referenzen, die aus unterschiedlichen Zeiten 
und kulturellen Zusammenhängen stammen: Fried-
rich Schinkels Altes Museum in Berlin, Le Corbu-
siers Pavillon de l’Esprit Nouveau sowie die Tem-
pelanlage Angkor Wat in Kambodscha. Konsortium 
verschränkt diese Architekturen miteinander, löst 
ihre ursprünglichen Ordnungen auf und verdichtet 
sie zu einer collageartigen Metaarchitektur. 
Die Plane erscheint wie die Projektion einer mög-
lichen Stadt. Wie ein räumlicher Entwurf, der sich 
zwischen Vergangenheit, Ideologie und Vorstellung 
bewegt. Besonders im Kontext des Vorplatzes der 
Kunsthalle entfaltet die Arbeit eine zusätzliche 

Ebene: Dort, wo heute Verkehr, Leere und infra-
strukturelle Zäsuren den Stadtraum bestimmen, 
wird ein Bild von räumlicher Verdichtung und archi-
tektonischer Imagination sichtbar. Die Zeichnung 
schlägt keinen konkreten Umbau vor. Vielmehr 
öffnet sie einen Denkraum darüber, wie Stadt auch 
anders organisiert sein könnte.
Zugleich verweist die Arbeit auf die Geschichte 
von Architektur selbst. Die verwendeten Refe-
renzen stehen für unterschiedliche Vorstellungen 
davon, wie Menschen zusammenleben sollen und 
wie Architektur Gemeinschaft erzeugen kann: das 
Museum als öffentlicher Bildungsraum, der mo-
dernistische Pavillon als gesellschaftliche Utopie, 
die monumentale Tempelanlage als spirituelles und 
politisches Zentrum. Die Arbeit von Konsortium ver-
steht Architektur damit nicht als abgeschlossene 
Form, sondern als kollektiven Speicher von Ideen, 
Bildern und gesellschaftlichen Vorstellungen. 
Die Plane wird zur Schnittstelle zwischen realem 
Stadtraum und imaginierter Architektur – zwischen 
dem, was existiert, und dem, was denkbar wäre.



LEIHGABEN DES VON DER HEYDT-MUSEUMS
NIEDERLÄNDISCHER KÜNSTLER, WIRTSHAUSSZENE, 17. JH
NIEDERLÄNDISCHER KÜNSTLER, WIRTSHAUSSZENE MIT GÄNSERUPFERIN, 17. JH.

Die beiden Wirtshausszenen aus dem 17. Jahrhun-
dert bilden den kunsthistorischen Ausgangspunkt 
der Ausstellung „Merry Company“. In der nieder-
ländischen Malerei bezeichnete der Begriff „merry 
company“ Darstellungen geselliger Zusammen-
künfte: Menschen sitzen zusammen, trinken, musi-
zieren, flirten, feiern oder beobachten einander. Die 
Bilder zeigen Gemeinschaft als alltägliche soziale 
Situation, nicht als abstrakte Idee. Als etwas, das 
sich zwischen Blicken, Gesten, Körperhaltungen 
und räumlicher Nähe entfaltet.
Dabei sind diese Szenen jedoch selten nur Darstel-
lungen fröhlicher Geselligkeit. Viele der niederlän-
dischen Genrebilder bewegen sich zwischen Unter-
haltung und moralischem Kommentar. Sie erzählen 
von Rollenbildern, sozialer Ordnung, Begehren, 

Ausschluss oder Kontrollverlust. Gemeinschaft er-
scheint darin als fragile Choreografie: Menschen 
kommen zusammen, bilden temporäre Allianzen, 
teilen einen Moment; und bleiben sich gleichzei-
tig fremd. Die beiden kleinformatigen Leihgaben 
des Von der Heydt-Museums wirken beinahe intim. 
Gerade durch ihre geringe Größe entsteht eine be-
sondere Nähe zu den dargestellten Situationen. 
Die Besucher:innen treten nah an die Bilder heran 
und werden selbst zu Beobachtenden einer Szene, 
deren genaue Geschichte unklar bleibt. Wer gehört 
zusammen? Wer steht außerhalb der Gruppe? Wer 
blickt wen an? Die Bilder geben darauf keine ein-
deutigen Antworten.



KATI HECK
UNRASIERT UND FERN DER HEIMAT - RANDGRUPPENSTAMMTISCH

Kati Hecks Holzskulptur „Unrasiert und fern der 
Heimat – Randgruppenstammtisch“ zeigt eine 
ebenso absurde wie fragile Tischgemeinschaft: Ein 
Neandertaler sitzt zwischen einer überdimensiona-
len sauren Gurke und einem Döner Kebab. Vor ihm 
ein Bierkrug, neben ihm die abgelegte Keule. 
Döner und Gurke wachsen zu monumentalen Figu-
ren an und stehen aufrecht wie Körper im Raum. 
Fast wirken sie wie die eigentlichen Hauptfiguren 
dieser melancholischen und zugleich irritierenden 
Szene. Obwohl alle Elemente an einem gemeinsa-
men Tisch versammelt sind, entsteht keine Nähe. 
Der Tisch wird zum Ort einer Gemeinschaft, die 
nicht zustande kommt. 
Wie in vielen Arbeiten von Kati Heck kippt die Si-
tuation permanent zwischen Humor, Groteske und 
gesellschaftlicher Beobachtung. Der Neandertaler 
erscheint dabei weniger als historische Figur denn 
als Projektionsfläche für Fragen von Zugehörigkeit 
und kultureller Ordnung. Während Gurke und Döner 

längst Teil einer alltäglichen Konsum- und Esskultur 
geworden sind, wirkt die menschliche Figur seltsam 
fremd. Vielleicht versucht sie, sich anzupassen und 
bleibt trotzdem der Außenseiter einer Gesellschaft, 
deren Regeln unausgesprochen bleiben.
Ergänzt wird die Installation durch zahlreiche Li-
noldrucke. Groteske Körper, hybride Wesen, Trin-
kende, Außenseiter:innen und sonderbare soziale 
Situationen bevölkern die Blätter. In ihrer Direktheit 
erinnern die Drucke zugleich an Karikaturen, Wirts-
hausszenen und mittelalterliche Zeichnungen. Auch 
hier erscheint Gemeinschaft nicht als harmonisches 
Miteinander, sondern als soziale Bühne voller Rol-
len, Missverständnisse und Absurditäten.
So führt Kati Heck eine Form von Gemeinschaft vor, 
die gleichzeitig komisch und verletzlich wirkt. Men-
schen und Dinge sitzen zusammen, begegnen ein-
ander und bleiben dennoch seltsam isoliert in ihren 
eigenen Körpern, Eigenheiten und sozialen Rollen.



VALERIE FELDHAUS 
DIE WUPPER RUNTER BIS NACH SIZILIEN, 2026
GESPROCHEN VON LEA SANDER

Die Café Bar Mazzino in Wuppertal ist mehr als ein 
Ort für den Genuss von italienischen Kaffeespezia-
litäten. Sie ist ein Mikrokosmos, in dem sich städ-
tisches Leben verdichtet und zum Spiegel der Welt 
wird. Valerie Feldhaus verwebt den Café Bar All-
tag mit Textfragmenten aus Else Lasker-Schülers 
Drama „Die Wupper“ aus dem Jahr 1909. Auch hier 
wird der Alltag zum Bühnenbild, ein Arbeiterviertel, 
eine Brücke über den Fluss, ein Jahrmarkt, auf dem 
sich Fabriksirenen und Karussellmusik vermischen. 
Valerie Feldhaus’ Film „Die Wupper runter bis nach 
Sizilien“ übersetzt diese literarische Vorlage in eine 
Bild und Sound Installation: Die Kamera wechselt 
zwischen der Außenansicht des Mazzino von der 
anderen Straßenseite aus gesehen und dem Blick 
ins Wasser der Wupper. Die Audiospur verfl icht die 
Stimmen der Gäst*innen mit Zitaten Lasker-Schü-

lers. So entstehen feinsinnige, witzige oder bizarre 
Begegnungen, etwa wenn hörbar Lieschen Puder-
bach auftritt, vor dem Mazzino hingegen ein schnur-
bärtiger Mann ins Bild läuft.
Das Mazzino wird so zum Scharnier zwischen Reali-
tät und Poesie: Ein Ort, an dem die Gästinnen für 
einen Moment dem Streik, der Fabrik, dem „Alles 
ist hin“ entfl iehen – nur um dann wieder in den 
Strom des Lebens einzutauchen. Die Arbeiterinnen 
mit ihren bunten Färberhänden, die „Helfershelfer“ 
mit ihren Geschichten, die „Riesendame Rosa“ und 
der „gläserne Amadeus“: Sie alle fi nden sich hier, 
zwischen Espresso und Existenz. Der Film fragt 
nicht nach Lösungen, sondern nach der Schönheit 
im Fragmentarischen, genau wie Lasker-Schüler, 
deren Werk von der Suche nach Heimat in einer ent-
fremdeten Welt handelt.



MELTEM ER
TÜRKLER IN DEUTSCHLAND / ZWISCHEN BLICKEN, 2026

Die fotografische Serie nähert sich Lebensreali-
täten von Menschen mit türkischem Hintergrund in 
Deutschland aus einer persönlichen Perspektive. Im 
Zentrum stehen Orte, Räume und Begegnungen, die 
im Alltag präsent sind und dennoch oft übersehen 
werden.
Auf Reisen durch verschiedene Städte sind Bilder 
entstanden, die öffentliche und private Räume zei-
gen. Restaurants, Schulen und familiäre Innenräu-
me werden nicht als reine Dokumente verstanden, 
sondern als Teil eines sozialen Gefüges, das von 
Nähe, Erinnerung und Zugehörigkeit geprägt ist.
Die Arbeit bewegt sich zwischen Beobachtung und 
Inszenierung. Sie untersucht, wie Bilder entstehen 
und wie sie unseren Blick auf Identität und Gemein-
schaft beeinflussen. Dabei wird auch die eigene 

Position als Fotografin mitgedacht.
Die Serie ist als offener Prozess angelegt. Sie stellt 
bestehende Vorstellungen nicht einfach dar, son-
dern verschiebt sie und macht sichtbar, wie viel-
schichtig und widersprüchlich Wirklichkeit sein 
kann.
Der Titel „Türkler in Deutschland“ verweist auf die 
Serie „Türken in Deutschland“ von Candida Höfer, 
die zwischen 1972 und 1979 entstand. Während 
Höfer als Deutsche Fotografien auf das Leben der 
damals so genannten „Gastarbeiter“ blickte, dreht 
Meltem Er den Blick um und hinterfragt aus der 
Community heraus das heutige Leben mit Migra-
tionserbe in Deutschland. 
Meltem Er studiert Kunst und Mediendesign an der 
BUW. 



FORSCHUNGSGEMEINSCHAFTEN
Wissenschaftliche Forschung erscheint nach außen 
oft mit einzelnen Namen verbunden: mit Profes-
sor:innen, Instituten oder Nobelpreisträger:innen. 
Tatsächlich entsteht Forschung jedoch fast nie 
allein. Hinter nahezu jeder wissenschaftlichen Ent-
deckung stehen große Teams aus Forschenden, 
technischen Mitarbeiter*innen, Studierenden und 
internationalen Netzwerken, die über Jahre hinweg 
gemeinsam an Fragestellungen arbeiten. Selbst No-
belpreise werden heute meist an mehrere Personen 
verliehen. Und auch hinter diesen stehen wiederum 
große Gemeinschaften, ohne die wissenschaftliche 
Erkenntnis nicht möglich wäre.

Die in „Merry Company“ versammelten Forschungs-
kollektive der Bergischen Universität Wuppertal 

machen diese oft unbeachteten Formen der Zu-
sammenarbeit sichtbar. Die Ausstellung zeigt For-
schung deshalb nicht nur über technische Objekte 
oder Modelle, sondern lenkt den Blick auf die Men-
schen hinter den Experimenten, Daten und Messun-
gen. Forschung erscheint hier als soziale Praxis, 
als gemeinsames Denken, Diskutieren, Testen und 
Organisieren.
Dabei reichen die gezeigten Netzwerke von regio-
nalen Projekten in Wuppertal bis zu internationalen 
Großforschungsverbünden mit Tausenden Beteilig-
ten weltweit. Trotz ihrer unterschiedlichen Themen 
verbindet sie ein gemeinsames Prinzip: Wissen ent-
steht durch Zusammenarbeit. Und Wissenschaft ist 
immer auch eine Form von Gemeinschaft.



JOSEF KIRSCHNER UND ANJA STAHL
PLAY:CE TO BE

Die „Merry Company“ steht für ein Grundbedürfnis: 
Wir wollen uns begegnen, lachen, diskutieren und 
zusammen sein. Genau diese gelebte Kultur braucht 
unsere Gesellschaft heute mehr denn je. In einer 
von Konsum, Beschleunigung und digitaler Isolation 
geprägten Welt schaffen analoge Spiele Räume für 
echte Begegnung.

Sie entschleunigen, holen uns in die Gegenwart und 
bringen Menschen unabhängig von Alter, Herkunft 
oder Bildung zusammen. Beim Spielen üben wir 
ein demokratisches Miteinander: zuhören, Regeln  
 

achten, Perspektiven wechseln, verhandeln und 
mit Gewinn wie Verlust umgehen. Zugleich eröffnen 
Spiele die Möglichkeit, Neues zu erproben, Zusam-
menhänge zu erkennen und soziale wie persönliche 
Fähigkeiten weiterzuentwickeln.

Diese Installation versteht sich als moderne „Merry 
Company“. Sie lädt dazu ein, nicht nur zuzuschau-
en, sondern durch Spielen, Begegnung und Teilhabe 
Gemeinschaft zu erleben. Denn wenn wir spielen, 
sind wir mehr als Spieler*innen: Wir sind eine Ge-
meinschaft.



BODO BERHEIDE
FIGURA MAGICA
Im Jahr 2010 schenkte Bodo Berheide seine „Figura 
Magica“ der Stadt Wuppertal. Die Skulptur stand 
seither vor dem Schauspielhaus, verschwand zu-
letzt hinter Bauzäunen aus dem öffentlichen Blick. 
Die Kunsthalle Barmen holt sie nun zurück und er-
innert so an ihre Bedeutung für Gemeinschaften.
Die hufeisenförmige Stahlskulptur bereiste jahre-
lang die Welt. Menschen begegneten ihr, hinter-
ließen Spuren oder machten sie temporär zu einem 
Teil ihres Umfelds. So wurde sie zum wandernden 
Träger gemeinsamer Erinnerungen.
Ihre physische Schwere kontrastiert mit ihrer Mo-
bilität: Mehrere Tonnen Stahl, aufwendig trans-
portiert, reist sie absurder Weise über ganze Kon-
tinente hinweg. Als stiller Fremdkörper verändert 
sie Landschaften und soziale Situationen temporär. 
Form und Titel regen Assoziationen darüber an, was 
Gesellschaft im innersten zusammenhält.
Die Ausstellung zeigt ihre Weltreise durch Fotos, 
Markierungen und Karten. Eine Weltkarte zeichnet 
ihre Wege nach und offenbart ein internationales 
Netzwerk von Begegnungen. Gemeinschaft entsteht 

hier durch die gemeinsame Erfahrung eines wan-
dernden Zeichens.
Berheides Werke zeigen konstruktive Denkweisen 
und sein Engagement für gerechte Gemeinschafts-
formen machen ihn zum Vorbild. So wurde die Welt-
reise der Skulptur durch Crowdfunding ermöglicht: 
Kunst Anteilsscheine finanzierten ihren Transport. 
Fragen nach Ressourcen und ihrer Verteilung wer-
den im Werk Berheides außerdem auch in Perfor-
mances sichtbar. So „restituierte“ er im Jahr 1993 
auf dem champ de mars in Montreal Goldstaub im  
Gegenwert von 1000 Mark symbolisch an indigene 
Kanadier indem er ihn in die Luft blies. 



WIR SOLLTEN EINE GRUPPE GRÜNDEN
MICHELLE AU, IOANNA BAUMANN, JULINA BENZENBERG, NATHALIE BEYER, MARLENE BROCKERMANN, 
MARIE LUCA BÜNGER, GÖKCE CUKURTAS, MIHRIBAN CÜRÜK, LARA DEMIR, ELLINOR DOMAZET, 
EMILIA DOMINIKA DYLA, INA FUCHS, KOI GEORG, VALERIA GISKE, GABRIELA GLAVCHEVA, LENA JACOBEIT, 
FIONA JACOBS, CLAIRE JONES, LARISSA KIRBERICH, DEBORAH JANE LEYENS, MADITA LÖFFLER, ISABEL MEISEN, 
ALI MEMETI, LAYLA MERHI, PAUL MOHR MARTINEZ, LORENZO MÜNCH, CIRO NIGRO, MELINA NIKOLAOU, 
ANA-MIRA NOELLE, DIEYAR OSMAN, ALEYNA PALAZ, NIKOLAY PETROV, ANNA-KATHARINA POPPINGHUYS, 
LEONIE PRANGE, SANDRA REINECKE, VIOLA ROSENKRANZ, JADA SATJA, GIAN-LUCA SAVINO,
EMILY HELMA SCHUFFELEN, VIVIEN STÜHRMANN, LIA TRATAROTTI, DAVUD UZUN, CELINE WEILAND, PINAR YILDIRIM 

Studierende aus der Bergischen Universität Wup-
pertal, der HS Düsseldorf und der Universität Duis-
burg-Essen bildeten im Rahmen von Seminaren ein 
Kollektiv aus Menschen, die sich fremd waren. Der 
Arbeitsauftrag erforderte, malerisch und installativ 
eine gemeinsame Arbeit zu entwickeln. Wie verhan-
delt man in einer so großen Gruppe von Menschen, 
die sich nicht kennen, künstlerische Entscheidun-
gen, gemeinsame Ziele und Ideen? Wie verlässt 
man die eigene und findet zu einer gemeinsamen 
Bildsprache? Diese Fragestellungen sind jenseits  

 
der künstlerischen Handlung auch immer von poli-
tischer Dimension.
Die Frage, wann ein Werk fertig ist, ist im Kollek-
tiv noch schwieriger zu beantworten, als allein. 
Der fluide Prozess ist hier allerdings wichtiger als 
das Produkt. In mehreren Etappen wurde und wird 
die Struktur aus Leinwänden erarbeitet und über-
arbeitet. Eingriffe, Veränderungen und Kommentare 
veranschaulichen den fortlaufenden Aushandlungs-
prozess.



KONSORTIUM
LARS BREUER, SEBASTIAN FREYTAG, GUIDO MÜNCH
O.T., 2026 

Die Künstler Lars Breuer, Sebastian Freytag und 
Guido Münch gründeten 2004 zunächst einen Pro-
jektraum in Düsseldorf aus dem heraus sich ab 2008 
das Kollektiv Konsortium entwickelte. Aus über 70 
in diesem Kontext realisierten Ausstellungen ent-
wickelte sich bis 2010 eine kuratorische Praxis die 
gemeinsame künstlerische Arbeit,  Ausstellung, 
Präsentation und Produktion verbindet. Seit 2010 
erarbeitet Konsortium darüber hinaus großforma-
tige, ortsbezogene Installationen und konzeptuelle 
Ausstellungen.

Ihre Projekte hinterfragen Strukturen des Kunst-
betriebs, Autor*innenschaft und institutionelle 
Rahmenbedingungen. Die hier realisierte Installa-
tion bezieht sich auf André Malraux’ „imaginäres 
Museum“ das Kunstwerke unabhängig von ihrem 
ursprünglichen Kontext neu denkt. Der Perspektiv-
wechsel im Spiegelverkehrten verweist auf eine 
rückwärts durch die Geschichte gehende Betrach-
tung.
Die Vitrinen zeigen Clive Bells Kunst (1914, forma-
listische Definition) und Amedée Ozenfants Leben 
und Gestaltung (modernistische Referenzialität).



MACKERINNENANSTALT
AYLIN FORNEBERG, CELINA FROITZHEIM, HILAL OEZER,ANNIKA PFEIFFER, EVA ROSEN
ALLIANZEN STICKEN, 2026

Das Kollektiv untersucht durch künstlerische Hand-
lungen Wege des gemeinsamen Arbeitens und stellt 
sich die Frage nach der Veränderlichkeit einer in-
dividuellen künstlerischen Handschrift in einen 
universelleren Duktus durch kollektive wie maschi-
nelle Praktiken.
Händischen Zeichnungen bilden die Grundlage für 
die gemeinsame Umsetzung als kollektive Sticke-
rei. Die individuellen Entwürfe werden hierfür in ein 
Format übersetzt, das für Stickmaschinen nutzbar 
ist, wobei der Prozess in Hinblick auf Kombination 
und Komposition von der Gruppe getragen wird. Im 
Ergebnis zeigt sich, wie und ob die Individualität der 
einzelnen Mitglieder innerhalb eines kollektiven 
Prozesses bestehen bleiben kann.
Im Zentrum der Arbeit steht die künstlerische Ver- 
netzung innerhalb des Kollektivs. Das Werk greift 
das Sinnbild der zwischenmenschlichen Verbunden- 

 
heit auf: ein Netz aus Menschen, die sich gegen-
seitig unterstützen, auffangen und gemeinsam Din-
ge verwirklichen können, die allein nicht zustande 
gekommen wären. Zusammenarbeit, Austausch und 
gegenseitige Inspiration und Reaktion aufeinander 
bilden die Grundlage der entstandenen Arbeit.
Die Arbeit ist und bleibt ein kollektiver Prozess. Um 
diesen Prozess aufrecht zu halten haben auch die 
Besucher:innen die Möglichkeit ein Teil des Kollek-
tivs zu werden.  Vorhandene oder spontane Zeich-
nungen können mit der Hand oder mit der Stickma-
schine auf die bestehende Arbeit gestickt werden.  

Für das gemeinsame Sticken mit der Stickmaschine 
gibt es folgende Termine:  
· Sonntag, 24.05.
· Sonntag, 28.06.
· Sonntag, 19.07.



OQBO 
PAPERFILE

Paperfile bildet für oqbo eine grundlegende Me-
thode, Kunst zugänglich zu machen. In drei Papier-
schränken werden ausgewählte Arbeiten auf Papier 
von etwa 200 Künstler:innen aufbewahrt. Besu-
cher:innen können die Schubladen selbstständig 
öffnen und die darin liegenden Mappen heraus-
nehmen, um die Werke direkt zu betrachten. Es 
entsteht eine unmittelbare, persönliche Situation 
zwischen Betrachter:in und Arbeit.
Das Öffnen der Schubladen und das Durchblättern 
der Mappen verlangsamt den Prozess des Betrach-
tens bewusst. Diese Form der Begegnung verlangt  

 
Aufmerksamkeit, selbstständiges Aktivwerden und 
Ruhe. Eine feste Ordnung gibt es in den Schränken 
nicht. Die Werke sind weder nach Technik, Größe, 
Alphabet noch nach Preis sortiert. Zeichnungen und 
Malereien stehen neben Fotografien und Collagen. 
Unterschiedliche künstlerische Strategien begeg-
nen sich hier gleichberechtigt.



6PACK
BODO BERHEIDE, NANNY DE RUIG, REGINA FRIEDRICH-KÖRNER, 
PETER KLASSEN, JÖRG LANGE, RENATE LÖBBECKE
KUNST:KISTE, 2012-2026

Die Künstler*innengruppe 6PACK entwickelte mit 
ihren Projekten einen regelrechten Kunstwerke 
Tourismus. Seit 2002 tourten Arbeiten mit ihrer 
Kunst:Kiste – ein Kubikmeter voller Werke und 
Ideen. 2012 startete das Projekt MOVING ART BOX: 
Die Kiste reiste allein durch Europa, lud zum Öff-
nen, Reflektieren und Verändern ein. Über 20 Künst-
lerinnen reagierten an verschiedenen Stationen. 
Die Website www.movingartbox.de dokumentierte 
den Prozess. Nach einem Jahr kehrte die Kiste 
nach Wuppertal zurück, wo sie in einer Abschluss- 

präsentation mit den Beteiligten zusammengeführt 
wurde. Und nun soll sie erneut gefüllt werden – mit 
Arbeiten von Kunst Studierenden, die dann wieder 
auf Reisen gehen dürfen, an andere Hochschulen, 
wo sie zu Inspiration und Austausch einladen.



BABU NOELLA MIT UBUNTU
Babu Noella verkörpert in Merry Company das 
Ubuntu-Motto „Umuntu ngumuntu ngabantu“ (Über-
setzung: „Ein Mensch ist ein Mensch durch andere 
Menschen“ oder „Ich bin, weil wir sind“).
Die von ihr ausgestatteten Modenschauen, unter 
anderem im Pina Bausch Zentrum, sind darauf 
angelegt Ästhetik und Empowerment zu ver-
schmelzen. In ihrer Textilkunst setzt sie sich 
intensiv mit Identität und Sichtbarkeit der af-
rikanischen Diaspora auseinander. Ihre tex-
tilen Entwürfe verbinden kongolesische mit 
europäischer Kultur und laden ein, Mode als leben- 

digen Austausch zu begreifen. So wird Merry 
Company zum Ort der Begegnung, an dem Gemein-
samkeit durch das Tragen von Babu Noellas Klei-
dungsstücken entsteht. In Workshops lädt sie ein 
über Fragen kultureller Identität und Aneignung 
nachzudenken, während ganz praktisch und sinn-
lich Kleidung und Kopfschmuck ausprobiert werden 
dürfen. In der Kunsthalle sind die Besucher*innen 
jederzeit dazu eingeladen mit ihrem Selbstbild zu 
experimentieren und davon ein Polaroid als Beleg 
zu hinterlassen. 



CORNELIA SCHLEIME
GEMEINSCHAFT UND WIDERSTAND IN DER DDR (1953–1984)

Die vielfältigen Arbeiten von Cornelia Schlei-
me spiegeln ihre Lebensstationen, die von sehr 
unterschiedlichen Gemeinschaftserfahrungen 
geprägt sind. Geboren in Ost-Berlin, erlebte 
sie die Zwänge des staatlich verordneten „Wir“ 
des DDR Regimes und den Widerstand gegen 
kollektive Normen. An der Dresdner Kunstaka-
demie traf sie auf Gleichgesinnte, die experi-
mentelle Ausstellungen in Privaträumen orga- 
 

 
nisierten, was gleich im Anschluss an ihr Studium 
zu einem Ausstellungsverbot führte. Als Reaktion 
darauf gründete sie mit Kolleg*innen die Punk-Band 
„Zwitschermaschine“, deren Konzerte ebenfalls oft 
unterbunden wurden. Im Prenzlauer Berg wurde sie 
Teil der Künstlerboheme, war aber auch hier Re-
pression ausgesetzt was zu insgesamt fünf Anträ-
gen auf Ausreise führte, die ihr erst 1984 gewährt 
wurde. 

AUFARBEITUNG, NEUANFANG UND MALERISCHE DIALOGE (AB 1984)
Die Ausreise nach Westberlin erlaubte Cornelia 
Schleime die Mitnahme nur weniger, vor allem fil-
mischer und fotografische Werke. Der Verlust ihres 
malerischen und grafischen Frühwerks zwang sie 
zum Neuanfang. Stipendien nach New York, Kenia 
oder Hawaii eröffneten neue Netzwerke. In den 
1990ern setzte sie sich in der Serie „Auf weitere 
gute Zusammenarbeit“ mit ihren Stasi-Akten aus-
einander und inszenierte absurde Protokolle als 
surreale Fotocollagen. Ihre malerischen Porträts, 
oft aus gefundenen Fotos entwickelt, zeigen meist 
weibliche Figuren, die den Betrachter direkt anse-
hen. Cornelia Schleime schafft sich mit ihnen eine 
gemalte Gemeinschaft die sie als Gegenüber stets 
herausfordernd fragt „Wer bist Du?“



MATTHIAS ABERLE 
STERNENBURG: POESIE DES UNTERGRUNDS

Der Dokumentarfi lm „Poesie des Untergrunds“ von 
Matthias Aberle beleuchtet die künstlerische Sub-
kultur im Prenzlauer Berg der 1970er bis 1990er 
Jahre. Entlang von Interviews und Archivmaterial 
wird das Schaffen von Schriftsteller*innen, Mu-
sik-  und Kunstschaffenden gezeigt, die abseits der 
offi ziellen DDR-Kultur agierten. Der Film zeichnet 
das differenzierte Bild einer Szene, die zwischen 
Abweichung, Widerstand und Fluchtgedanken einen 
selbstwirksamen Umgang mit einem repressiven 
Staatsapparat und sozialistischer Diktatur suchte. 
Dabei kommen verschiedene Perspektiven zu Wort, 
die Vielfalt und Widersprüchlichkeit dieser Zeit ver-
deutlichen und Bezüge zu zeitgenössischen politi-
schen Entwicklungen nahelegen.



BLUE SUGAR BOUNDARIES
Blue Sugar Boundaries gegründet 2024 ist ein kol-
lektives Musik- und Performanceprojekt der Künst-
lerinnen Viktoria Feierabend, Sonja Heim, Marie 
Schubert und Linda Skellington. Die Band fungiert 
als kollektive Identität, in deren Sprache musika-
lisches Experiment und emotionale Direktheit im 
Mittelpunkt steht.
Die Künstlerinnen unterwandern die Erwartungs-
haltung an die Bühne. Statt live zu spielen sitzen 
sie in dekadenter Haltung, vapen und genießen die 
eigene Musik. Erkennen sich selbst an, statt sich 
die Anerkennung des Publikums zu verdienen. In 
ihren Performances nutzen die Künstlerinnen Ava-
tare, verdoppeln so ihre Präsenz und der „live“ Mo-
ment wird verschoben. In der Performance-Reihe Im 
Kinosaal in der Kunsthalle Düsseldorf zeigte Blue  

 
Sugar Boundaries ein Marionettentheater zur selbst 
produzierten Musik. Jede Künstlerin wird durch 
eine Marionette repräsentiert, jede auf ihre Art 
eine gebeutelte Kreatur angesichts der materiellen 
Zwänge der Gegenwart und doch durch die Freun-
dinnenschaft aufrecht gehalten. „I don‘t knowwww 
sometimes i feel like I can sing a little“ ist eine 
humorvolle Selbstbehauptung. Der Raum zwischen 
der Härte der Realität, der Ablenkung durch das im-
mer Gleiche und der Möglichkeit einer anderen Welt 
ist unendlich klein geworden. Blue Sugar Boundar-
ies dehnt ihn ein bisschen.



JAN STEEN
MERRY COMPANY ON A TERRACE, 1673–75
Jan Steen inszeniert Gemeinschaft als dichte, 
theatralische Form des Zusammenlebens. Musik, 
Gespräche, Wein und spielerische Interaktionen 
verbinden die Figuren zu einer lebhaften Gesell-
schaft, in der soziale Rollen, Familienleben und Ge-
selligkeit ineinander übergehen. Mehrere Personen 
wenden sich direkt an die Betrachtenden und laden 
sie ein, Teil des Geschehens zu werden. Dadurch 
entsteht ein Bildraum, der nicht nur beobachtet, 
sondern gemeinschaftlich erlebt werden soll.
Zwischen häuslicher Szene, Wirtshaus und Bühne 
verschwimmen die Grenzen von Realität und Insze-
nierung. Die eng gruppierten Figuren, ihre Gesten 
und Blicke erzeugen ein Gefühl sozialer Nähe und 
kollektiver Erfahrung. Gleichzeitig arbeitet Steen 
mit Humor, Übertreibung und symbolischen Anspie-

lungen auf Genuss, Torheit und menschliche Schwä-
chen. Gemeinschaft erscheint hier als ambivalenter 
Raum: als Ort von Zusammenhalt, Vergnügen und 
Teilhabe, aber auch als Spiegel gesellschaftlicher 
Rollen und Verhaltensweisen.
Während die kleinen Gemälde auf konzentrierte 
Beobachtung setzen, verschiebt die vergrößerte 
Reproduktion das Motiv in den architektonischen 
Raum hinein. Die Besucher:innen bewegen sich kör-
perlich innerhalb der Bildwelt und werden selbst 
Teil einer inszenierten Gesellschaft.
So eröffnet Raum 1 das zentrale Thema der Aus-
stellung: Gemeinschaft erscheint hier nicht als har-
monischer Zustand, sondern als soziale Konstruk-
tion; geprägt von Nähe und Distanz, Zugehörigkeit 
und Beobachtung, Teilhabe und Inszenierung.



WIR DANKEN 
DEN KÜNSTLER*INNEN:
Matthias Aberle
Andy Benger
blue sugar boundaries
Bodo Berheide
Meltem Er
Valerie Feldhaus
Kati Heck
Josef Kirschner und Anja Stahl
Konsortium 
Wir sollten eine Gruppe gründen (Studierenden-
kollektiv der BUW, der HSD und der UDE)
Babu Noella mit Ubuntu
mackerinnenanstalt
oqbo| raum für bild wort ton
Cornelia Schleime
6PACK

WIR DANKEN 
DEN FORSCHUNGSGEMEINSCHAFTEN:
ATLAS-Kollaboration am CERN
mit Prof. Wagner und Tobias Flick

CM@S Center for Smart Materials & Systems
mit Prof. Riedl und Dr. Brinkmann

IceCube Neutrino Observatory
mit Prof. Helbing und Nick Jannis Schmeißer

TMDT Institute for Technologies  Management of 
Digital Transformation 
mit Prof. Meisen und Dr. Krosch

SPP 2314-INTEREST INtegrated TERahErtz sySTems 
enabling novel functionality
mit Prof. Pfeiffer und Dr. Tayyab

Susanne Berheide und der Firma Niesen für die Begleitung des Ausflugs der figura magica, den Studierenden 
im Team der KHB Svenja Biedenbach, Ruben Casatuto, Celina Froitzheim, Aaron Göke, Naciye Jendreyschak, 
Laura Longerich, Hilal Oezer, Annika Pfeiffer, Eva Rosen, Jula Schlagowski, Lukas Ülger, Terri Usai und 
Joshua Zehner für Vermittlung und Aufbau, Lukas Jan Kwiotek vom ESW, Enrico Maibach und Sascha Rons-
dorf-Beer vom Stadtbaummanagement für unbürokratische Hilfe im Außenraum, Christian Forsen, Marc Kox 
und Pierre Treffler für die Ausstellungslogistik, Sandra Pappas, Helena Wendt und Anja Vietinghoff-Neußer 
für Koordination, Corinna Dönges, Marylen Reschop und dem Team der Universitätskommunikation der BUW 
für Pressearbeit, Mario Mazza für die Drehgenehmigung im Mazzino, Josef Kirschner, Marc Kox, Roland 
Wüllner und dem ZIM für technischen Support, Sigurd Steinprinz für Dokumentation, Gunther Wölfges und 
dem KMV, Robert-Richard Stöhr, Ausra Lapp, Natalia Hieb und Gabriele Schmidt und dem gesamten Dezer-
nat für Finanzen, Beschaffung, Forschung und Drittmittel der Bergischen Universität, dem gesamten Team 
vom Haus der Jugend sowie der Stadtteilbibliothek im Haus der Jugend, Gabriele Schrage und dem Team 
vom GMW, dem LVR und dem MKW, der FABU und dem Rektorat der Bergischen Universität für Förderung, 
der Firma Bernette, Axel Jütz und dem Team der Stadtsparkasse Wuppertal, der unteren Denkmalbehörde 
der Stadt Wuppertal, dem Von der Heydt Museum, sowie sämtlichen Angehörigen des Teams der Kunsthalle 
Barmen und vielen anderen mehr.				     
							        Das Team der Kunsthalle Barmen

UND ALLEN, DIE UNS UNTERSTÜTZEN UND OHNE DIE 
DIESE AUSSTELLUNG NICHT MÖGLICH WÄRE



KUNSTHALLE BARMEN
Im Haus der Jugend Barmen
Geschwister-Scholl-Platz 4-6, 42269 Wuppertal
https://kunsthallebarmen.de
kontakt @ kunsthallebarmen.de

gefördert durch:

Öff nungszeiten:
Do - So: 14 –18 Uhr

Treppenloser Zugang zu den Ausstellungsräumen ist über den 
Aufzug möglich, bitte nutzen Sie die Klingel am Geländer vor 
dem Gebäude. Assistenzhunde mit Ausweis sind willkommen!

Führungen mit Workshops für Gruppen, Schulklassen usw.
sind außerhalb der regulären Öff nungszeiten möglich! 
Kontaktieren Sie uns bitte mit etwas Vorlaufzeit. 
trommer@uni-wuppertal.de
oder nutzen Sie das Kontaktformular unserer Website

Unser Programm ist komplett kostenfrei für Sie, 
wir freuen uns über eine Spende!
Über diesen QR-Code ist das unkompliziert möglich. 


