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Zeitgenossische Kunst und Architektur
im Humboldt Forum

1 Ralph Appelbaum Associates: Die Ausstellungsgestalter

Die Ausstellungsgestaltung der Dauerausstellungsflichen des Ethnologischen Museums
und des Museums fir Asiatische Kunst der Staatlichen Museen zu Berlin — Stiftung
PreuBischer Kulturbesitz des Humboldt Forums wurden in einem langjihrigen,
kollaborativen Prozess in enger Zusammenarbeit mit den Verantwortlichen in den
Museen und der Stiftung Preufischer Kulturbesitz von Ralph Appelbaum Associates
(RAA) in Zusammenarbeit mit ihrem Partner malsyteufel entwickelt und geplant. Nach
dem Abschluss der Entwurfsplanung im Jahr 2015 wurde die Planung von RAA alleine
fertiggestellt.

Statement von Ralph Appelbaum Associates und malsyteufel zur
Ausstellungsgestaltung

»Die Sammlungen des Ethnologischen Museums und des Museums fiir Asiatische Kunst
nehmen tber die Halfte des gesamten Innenraums des Humboldt Forums ein und
bilden das Herz dieser neuen Institution. Die Ausstellungsgestaltung der rund 24.000
historischen Objekt geht weit Giber eine rein asthetische Prisentation hinaus — sie wurde
als dynamische Plattform des interkulturellen Diskurses um historische und aktuelle

Ereignisse und Ideen konzipiert.

Diese grundlegenden Leitplanken stellten die Planung und Umsetzung der
Ausstellungsgestaltung vor zahlreiche Herausforderungen. Von Anfang an war klar, dass
die Ausstellungen im Humboldt Forum keine alleinige Deutungshoheit aus nur einer
Perspektive fiir sich beanspruchen. Stattdessen gibt es sowohl Natur- als auch
Kulturgeschichtliches, finden sowohl europiische als auch nicht-europiische Glaubens-
und Wissenssysteme sollten Ausdruck, Stimmen von ,source communities®,
Historiker*innen und zeitgenéssischen Kiinstler*innen bekommen eine Plattform. Uns

war bewusst, dass diese Stimmen sich immer wieder erheben wiirden und es immer
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wieder moglich sein miisse, sie einzubeziehen, wenn das Projekt nachhaltig erfolgreich

sein sollte.

Obwohl unsere Aufgabe in erster Linie darin bestand, die Erstpriasentation zu gestalten,
haben wir mit unserem Entwurf auch bewusst die Weichen fiir Verinderungen gestellt,
so dass zukiinftige Ausstellungen, Interventionen und 6ffentliche Programme
einbezogen werden kénnen. Die Ausstellungsinstallation ist also kein ikonisches
Bauwerk, sondern bildet vielmehr einen Rahmen fir einen fortlaufenden Prozess. Ein
prozessgesteuerter Ausstellungsraum wird sich im Laufe des kiinftigen Betriebs des
Humboldt Forums bewahren. Fiir einen Gestalter bedeutet das eine enorme

Herausforderung: ein Entwurf, dessen Endergebnis absichtlich offengelassen wird.

Die Ausstellungen sind nach Kontinenten und geografischen Regionen gegliedert, was
vor allem der allgemeinen Orientierung der Besucher dienen soll. Innerhalb dieser
Regionen sind die Ausstellungen jedoch thematisch kuratiert - 40 verschiedene
Ausstellungen mit jeweils eigenem kuratorischen Konzept. In ihrer Gesamtheit ist die

Ausstellung also entschieden vielschichtig, nicht enzyklopidisch, und auch nicht linear.

Zusitzlich zu den 40 verschiedenen thematischen Modulen haben wir eine Reihe von
wiederkehrenden Elementen entwickelt, die Struktur und gemeinsame Bezugspunkte
bieten. Speziell gestaltete Meeting Points bieten Gruppen Platz, sich zu treffen. Dort
finden auch tagesaktuelles Programm wie kleine Performances oder informelle Vortrige
Raum. Dariiber hinaus sind besondere Riume fiir temporire Interventionen
zeitgenossischer Kinstler*innen und Gastkurator*innen reserviert. In die Ausstellung
eingebettete Junior-Museen und Aktionsraume greifen einzelne Themen auf und
vermitteln Inhalte altersgerecht mit zielgruppenspezifischen Aktivititen. Dies entspricht
einen neuen Ansatz fiir die Vermittlungsarbeit in Ausstellungen, bei dem der diskursive

Raum eingebettet ist und nicht in weniger sichtbare Bereiche ausgelagert wird.

Die unterschiedlichsten Materialien der Sammlungsobjekte und ihre entsprechenden
konservatorischen Anforderungen erforderten es, iiber 530 spezielle Vitrinen zu
entwerfen - Manche davon so klein wie ein Briefkasten, andere so grof§ wie ein

zweistockiges Gebaude.



Unser Entwurf fiir die Vitrinen hatte nicht nur die konservatorische Zwecke und
asthetische Wiirdigung der Sammlungen zum Ziel, sondern auch Flexibilitit und die
Moglichkeit, die Priasentation der Objekte haufig zu dndern. Wir haben mehr als 12.000
Objekthalterungen entworfen, die an die spezifischen Prisentationsanforderungen der
einzelnen Objekte angepasst werden kénnen. Die sichtbaren Bereiche der
Studiensammlungen sind mit grof3formatigen, flexiblen Vitrinen ausgestattet, um die
Masse und den Umfang der Sammlungen zu zeigen, sowie mit Medienstationen fir
vertiefende Informationen. Unsere Strategie bestand also darin, ikonische Installationen,
visuelle Highlights und auffillige Attraktionen zu schaffen, gleichzeitig aber auch
bewusste Pausen und Unterbrechungen, Ruhepunkte zum Nachdenken, Orte zum
weiteren Eintauchen in die Thematik einzubauen und eine eingebaute Flexibilitit, die
Spontaneitit und Reaktion auf aktuelle Ereignisse zuldsst - insgesamt eine Vielfalt
miteinander verwobener und abwechslungsreicher Besuchserlebnisse, die mehrere

Einstiegspunkte ermoglichen.

Wir glauben, dass das Humboldt Forum zu einem internationalen Seismografen fiir den
interkulturellen Dialog geworden ist und so dem kulturellen Erbe neue Relevanz im
zeitgenossischen Diskurs verleiht, einschlieflich der komplexen Themen Provenienz,
Uberlieferung und Verantwortung. Die mutige Finbeziehung diverser und manchmal
sogar gegensitzlicher kultureller Perspektiven sowie die Einbidung multinationaler
kuratorischer und kiinstlerischer Kooperationen reflektieren die Komplexitit der Welt,
in der wir leben, und geben uns einen aussagekriftigen Spiegel fiir die Gesellschaft und
ihre Bestandteile. Die Auseinandersetzung mit unserer Geschichte, auch wenn sie oft
schwierig ist, ist unerlisslich, um uns selbst zu verstehen und gemeinsame Visionen fiir
die Zukunft zu entwickeln. Wir hoffen, dass wir einen Raum geschaffen haben, in dem

dieser Prozess gedeihen und Menschen im Herzen Berlins zusammenbringen kann.*

Ralph Appelbaum Associates, Inc.
Ralph Appelbaum Associates, Inc. (RAA) sind Planer und Gestalter preisgekronter
Museen, Ausstellungen und Besucherzentren weltweit. Thre Themen reichen von Kunst-

und Kulturgeschichte, iber Naturkunde, Sozial- und Firmengeschichte bis hin zu Sport



und Musik. 1978 in New York gegriindet, ist RAA zurzeit die weltweit gro3te Firma fir
Museumsgestaltung mit Biiros in New York, London, Berlin, Peking, Moskau und Dubai.

Mehr Informationen unter www.raai.com

teufel design (vormals malsyteufel)

Von 1985 bis 2004 gestaltete Philipp Teufel zahlreiche Ausstellungen und Museen in
Frankfurt am Main (Deutsches Architekturmuseum, Deutsches Filmmuseum, Museum
Judengasse, Museum fiir Vor-und Frithgeschichte, Geldmuseum, ...) Bis 2007 gestaltete
er zusammen mit der Ateliersgemeinschaft nowakteufelknyrim zahlreiche Museen und
Ausstellungen und leitete bis 2017 den Museums- und Ausstellungsbereich im Studio
malsyteufel. Von 2010 bis 2015 war er kiinstlerischer Berater fiir die Szenografie des
Humboldt Forums im Berliner Schloss in Kooperation mit Ralph Appelbaum Associates,
Inc. (RAA). Bis heute ist er Mitglied des Kunstbeirats des Bundesfinanzministeriums.
Philipp Teufel lehrt und forscht seit tiber 25 Jahren im Bereich Museums- und
Ausstellungsgestaltung an der Hochschule Diisseldorf. Seit 2020 ist er kiinstlerischer
Direktor des Gartenmuseums in Lennestadt. Aktuell kuratiert und inszeniert er

Ausstellungen und Museen zum Thema Anthropozin und Green Urban Living.

RAA Team

Projektleitung und Kreativdirektor: Tim Ventimiglia

Stellv. Projektleitung malsyteufel: Philipp Teufel

Stellv. Projektleitung: Walter Froetscher

Justin Allen, Serena Bartalucci, Markus Blosl, Kristin Braun, Anna F Castillo, Ning-Yu
Chang , Txell Cisa, Lucille Cros, Eva Csonka, Thierry Debaille, Reinhart Dittmann,
Aleksandra Duczmal, Andrea Perez Fu, Frank Fuhs, Inga Gabriel, Christian Geisser,
Constanze Hager, Harry Hauck, Antje Heymann, Ilana Hofmann, Teresa Huber, Andrea
Jacob, Ryla Jakelsky, Jennnifer Klihn, Karin Knott, Camille Ladan, Rachel Martin, Marta
Masternak, Thomas Meyer, Wenke Merkel, Vanessa Offen, Sara Omassi, Maria C.
Orizzonte, Umberto Pinoni, Vicky Regehr, Fiete Rohde, Wided Rouin, Marc Llinares
Ruiz, Paulina Samardakiewicz, Kamila Sarnecka, Sebastian Scheller, Berit Shepard, Scott
Shepard, Barbara Véve, Katharina Vraga, Franziska Waldemer, Anita Walter, Claudia
Woschke



2. Das japanische Teehaus von Jun Ura

Ein auf den Ort zugeschnittenes Raum-in-Raum-Erlebnis bietet die zeitgendssische
Interpretation eines japanischen Teehauses: Im Ausstellungsmodul zuKunst aus Japan
kénnen Besucher*innen in der von Architekt Jun Ura entworfenen skulpturalen

Architektur die Besonderheiten des japanischen Teewegs personlich erleben.

Das Teehaus vereint Tradition und Moderne sowie Referenzen an die japanische und
deutsche Kultur. Form und Materialen stellen sensible lokale Beziige her: Die
AuRenwinde und das Dach nehmen die oktogonale Form der Turmruine der im Zweiten
Weltkrieg zerstorten Berliner Kaiser-Wilhelm-Gedichtniskirche als Berliner Mahnmal
fiir den Frieden auf. Die Innenwinde des Hauptraums mit einer Gréf3e von acht
traditionellen Kyotoer Reisstrohmatten wurden teilweise mit europaischem Lehm

ausgestattet.

Insgesamt besteht das Teehaus aus einem Hauptraum (Teeraum) und einem Nebenraum
(Vorbereitungsraum). Der Teeraum wird mit einer im Boden eingelassenen Feuerstelle
(japanisch: ro) sowie einer Tokonama (Nische) ausgestattet. Zusammen mit
herausragenden Werken der Malerei, Grafik, Keramik und Lackarbeiten wird
Besucher*innen der sogenannte Teeweg erfahrbar. Neben traditionellen Materialien wie
Japanpapier oder lackiertem Holz dominieren moderne Baustoffe, etwa rotbrauner

Cortenstahl, aus denen Dach und Auflenwinde geformt sind.

Eine groRzligige Tageslichtzone vor dem Teehaus dient in dem ansonsten aus
konservatorischen Griinden eher dunklen Raum als Treffpunkt und Aktionsfliche. Hier
werden Objekte des Teewegs sowie ein Film zum Thema aber auch ein inklusives
Angebot (Zwei-Sinne-Station: Handling und Riechen) prasentiert. Ein Sitzelement mit

einer Sitzflache aus Tatamimatten ladt zum Verweilen ein.

So findet der ,Teeweg” seinen architektonisch angemessenen Raum: die seit dem 16.
Jahrhundert formalisierte Praxis der Zubereitung und des gemeinschaftlichen Trinkens
von Tee vereint als lebendige Tradition viele Funktionen in einem Gesamtkunstwerk. Sie
dient der Erfahrung von Gemeinschaft, Kultur und Identitat, der Etikette-Schulung und

fiir viele Praktizierende der Bewusstseinsbildung im Geist des Zen-Buddhismus. Neben



Interaktion und Kommunikation der Teilnehmenden, ermdglicht sie aber vor allem die

Prisentation, Betrachtung und taktil-haptische Erfahrung von Objekten.

Boki-an heil3t das neue Teehaus im Humboldt Forum nach einem Zitat des chinesischen
Dichters Li Bai und bedeutet sinngemaf3 , Klause, um den Alltag hinter sich zu lassen®.
Dies ist auch eine Referenz an Berlin-Dahlem, wo Besucher*innen des Museums fur
Asiatische Kunst am Teeraum ,, Boki“ an Teezeremonien teilnehmen konnten. Diese

beliebte Tradition findet im Humboldt Forum ihre Fortsetzung.

Ein Team aus Kanazawa um den Architekten Jun Ura und Ura Architects, den Teemeister Sokyi Nara
unter Einbeziehung der Kiinstler Syouitsu (Shoitsu) Nishimura III (Lack), Takuo Nakamura (Keramik)
und Naoki Sakai (Metall) hat in enger Abstimmung mit dem Chado Urasenke Teeweg-Verein Berlin e. V.
den zeitgenossischen Teeraum fiir das Humboldt Forum entwickelt und mit Handwerkern aus Japan

realisiert.

3. Saal zur Hofkunst Chinas von Wang Shu

»Ich mdchte einen Raum gestalten, der dem Besucher unvergesslich bleibt Wang Shu

Der vom chinesischen Architekten und Pritzker Preistrager Wang Shu i3t gestaltete
Saal zur chinesischen Hofkunst ist ein Gesamtkunstwerk auf 560 Quadratmetern. Er
unterscheidet sich in seiner Gliederung, Materialitit und Anmutung vollkommen von
den angrenzenden Ausstellungsriumen. Herzstlick ist ein Kaiserthron mit Paravent aus
Palisanderholz mit Einlagen aus Perlmutt, Gold- und Silberfolie, Farblack und Goldfarbe,
um 1700 in einer Palastwerkstatt hergestellt. Der Fuboden aus schwarzem Naturstein
wird umgeben von lehmverputzten Wandflichen und einer in Edelstahl gefassten
Nische, die das imposante Wandgemailde mit dem Titel ,,Die Buddhapredigt® des
Hofmalers Ding Guangpeng von 1770 aufnimmt. Auch die Vitrinen wurden speziell fiir
dieses Gesamtkunstwerk entwickelt. Gestalterisch prigend fiir den Raum ist vor allem
die imposante holzerne Dachkonstruktion, die unter der Decke zu schweben scheint und
den Gesamteindruck dominiert. Sie ist angelehnt an die chinesische Pagodenform. Wang
Shu verwendet diese Tragwerksform bei architektonischen Projekten oft als

Tragkonstruktion der Dachhaut. Durch die verzapften Verbindungen in Kombination



mit den diagonalen Verstrebungen wirkt diese Bauform sehr leicht, ist dabei aber auch
extrem tragfihig. Die hier entwickelte Dachform wurde aus Pappelholz gefertigt und
besteht aus 1300 Einzelteilen, die durch 1500 Verschraubungen miteinander verbunden
wurden. Jedes der 11 Joche hat eine Gesamtlinge von 17 Metern bei 4 Metern Hohe. Die
gesamte Konstruktion wiegt rund 16 Tonnen hingt an 176 Punkten mit je 4 Ankern an
der Geschossdecke. Die Umsetzung wurde durch eine Thiiringer Zimmerei ausgefiihrt,

die ausschliefSlich Material aus der Region verarbeitet hat.

Zentrale Objekte im Wang-Shu-Saal sind neben dem Thron und dem dazugehérigen
Paravent mit prichtigen Perlmutteinlagen auf dem Podest in der Raummitte und dem
monumentalen Bild der Buddhapredigt (543 x 1015 cm) an der Stidwand, das Teehaus
vom zeitgenodssischen chinesischen Kiinstler Ai Weiwei. Fin weiteres zeitgendssisches
Werk in diesem Raum ist ein vom Museum fiir Asiatische Kunst in Auftrag gegebener
und vom Kuratorium der Stiftung PreuRischer Kulturbesitz finanzierter Kurzfilm des
Kiinstlers Lin Haizhong. Wahrend , Die Buddhapredigt” verdeckt ist (das Originalbild
wird aus konservatorischen Griinden nur einige Male pro Tag kurz zu sehen sein), wird
Lins digitale Resonanz zu dem monumentalen Bild des Qing-zeitlichen Hofkiinstlers auf
die Verdeckung projiziert. Dariiber hinaus werden sowohl Schlachtenbilder auf
Kupferplatten, Kupferstichen und Lackschnitzereien gezeigt, als auch von am Mandschu
Hof beschiftigten europdischen Jesuitenmalern hergestellte Portrits von Offizieren,
sowie beeindruckende Beispiele der Seidenverarbeitung, wie die sogenannte
Drachenrobe. In den zwei sich gegeniiberliegenden Vitrinen an der Nordwand werden
Werke der Landschafts- und Bambusmalerei aus der Ming- (1368-1644) und Qing-
Dynastie (1644-1911) zu sehen sein. Des Weiteren zeugt eine beachtliche Tapisserie der
Stiftung PreuBischer Kulturbesitz Schlésser und Garten aus einer Berliner Manufaktur
(340 x 269 cm) von dem grofRen Faszinosum der Europder fiir das weit entfernte

Lexotische” Kaiserreich China.

Auf diese Weise beleuchtet der Wang-Shu-Saal die gegenseitigen kiinstlerischen
Einflisse zwischen China und Europa. Dabei werden drei Themen ausfiihrlicher
behandelt: 1. Kunst als Dokument und als Beute, 2. Einfliisse der europdischen Kunst auf
die Hofkunst Chinas und 3. chinesisch inspirierte europiische Kunst im 18. Jh. Hierbei

steht die Kunst zwischen Krieg und Frieden im Mittelpunkt.



Die Intention Wang Shus war es, dass der Raum von den Besuchern sofort als
,chinesisch” empfunden wird, allerdings in einer zeitgenéssischen Formsprache, ohne
direkte Zitate oder kopierte Teile klassischer chinesischer Palastarchitektur.
Ausschlaggebend hierfiir ist die Materialitit: ,In den Materialien selbst schlummert die
Erinnerung an kulturelle Traditionen, und ich méchte diese Erinnerung wecken und als
etwas Frisches und Lebendiges erscheinen lassen.” so Wang Shu. Dem Pritzker-
Preistrager geht es um einen Perspektivwechsel, er 1ddt die Besucher*innen dazu ein, die
,2normalen” Ostasienriume noch einmal mit anderen Augen zu betrachten. ,Am
wichtigsten ist der unmittelbare Eindruck, der entstehen soll: Wie bekommt der
Besucher ein Gefiihl fiir die Ausstellung, ein Gefiihl, das ihn die Grenze zwischen Alter

und Neuer Welt iiberwinden lasst?”
Moglich wurde dies durch die Unterstiitzung des Kuratoriums Preufischer Kulturbesitz.

Wang Shu wurde 1963 in Uriimqi, der Hauptstadt der autonomen Uigurischen Region Xinjiang geboren.
Sein Architekturstudium absolvierte er 1988 in Nanjing, traditionell ein Zentrum der Erforschung
regionaler Dorf- und Stadtarchitektur mit Liu Dunzhen (1897-1968) und Guo Husheng (1931-2008)
als Koryphden. Er gehort zu jenen Vertretern der jiingeren Architektengeneration, die eine alternative
Baukunst entwickeln und sich damit vom Hochhaus-Mainstream wie im Falle des Shanghaier
Geschftsviertel Pudong abwenden. Zu diesem Zweck griindete er 1997 mit seiner Ehefrau Lu Wenyu das
Amateur Architects Studio in Hangzhou. Ein weiterer Vertreter dieser Richtung ist Ai Weiwei in seiner
Manifestation als Architekt. Beide kennen sich gut und haben auch schon zusammengearbeitet. Eines
der siebzehn Bauten im von Ai Weiwei im Jahr 2002 entworfenen Architekturpark der Stadt Jinhua ist

von Wang Shu gestaltet.

Das Amateur Architects Studio steht fir eine spontane, nicht-spektakulire, nachhaltige
Architektur. Wang Shu und seine Frau betonen den Wert traditioneller handwerklicher
Techniken und Materialien, sie benutzen gerne graue Ziegelsteine und Dachziegel, oft
wiederverwendet aus abgerissenen alten Bauten. Auch rohes Holz, Wande aus
Stampferde oder mit Erdverputz sind bevorzugte Materialien. Seine vielleicht
bekanntesten GroBprojekte sind das historische Museum Ningbo (2008) und der
Xiangshan-Campus der Kunsthochschule Hangzhou (2007-2013). Diese Bauten sind
jedoch eher atypisch fir ihn, lieber baut er kleinteilig in Dérfern. Im Jahr 2006 beteiligte



er sich mit , Tiled Garden® an der Architekturbiennale Venedig, 2012 auch an der
Ausstellung ,Between Walls and Windows" im Berliner Haus der Kulturen der Welt. Im
selben Jahr gewann er als erster chinesischer Architekt den Pritzker-Preis. Sein einziges
in Europa realisiertes Werk bis jetzt ist eine Bushaltestelle in Krumbach im Vorarlberg,

eine kleine, poetische Skulptur aus Holz.

4. Die , Township Wall“ von Anténio Ole

Den Auftakt zu den Afrika-Prasentationen des Ethnologischen Museums im 2.
Obergeschoss. macht das zeitgendssische Kunstwerk , Township Wall® des
zeitgenossischen Kiinstlers Antonié Ole. Die 12 Meter lange Installation ist grof3, bunt
und raumgreifend und besitzt eine starke isthetische Prisenz. Sie besteht aus tiber 100
Einzelteilen — Fundstiicken, die der Kiinstler in Berlin gesammelt hat. Wihrend im
anschlieSenden Modul ,Afrika Schaumagazin® gezeigt wird, wie u. a. afrikanische
Alltagsgegenstinde in ,Ethnographica“ transformiert werden, wird hier der
Transformationsprozess von Berliner Alltagsgegenstinden in ein zeitgendssisches
Kunstwerk sichtbar, welches den Eindruck eines afrikanischen Townships erzeugt und

gangige Sehgewohnheiten der Besucher*innen irritiert.

Anténio Ole hat mehrere ,Township Walls® in verschiedenen Stidten rund um den
Erdball geschaffen. Dazu hat er immer lokale Materialien verwendet, die eigentlich als
Sperrmiill, Schrott oder Abfall betrachtet wurden. Die ,Township Wall“ beschreibt
Erfahrungen, die sich von Oles Heimatstadt Luanda in Angola auch nach Chicago in die
USA und nach Berlin in Deutschland iibertragen lassen. Wem gehort die Stadt? Und was
pragt sie? Die fest zementierten Innenstadte oder die sich stets wandelnde Architektur in
den Nischen und an den Riandern der Stadt? Sind es nicht die ,Rinder”, in denen man

Kreativitat, Innovation und Freiheit findet?

Die erste Wand entwarf Ole fiir sein Werk ,Margem da zona limite” (Rand der
Grenzzone; 1994). Der Titel spielt auf den Biirgerkrieg in Angola (1974-2002) an, als viele
Menschen Zuflucht in der Hauptstadt Luanda suchten und die Stadtrinder die Grenze
zur ,Zone' tédlicher Kriegsgefahr bildeten. Zugleich eroéffnet der portugiesische Titel der

Installation ein breiteres Assoziationsfeld, bis hin zur metaphysisch beladenen



,verbotenen Zone in Andrei Tarkovskys Film Stalker (1979), deren Licht durch die
Fenster hindurchschimmert. Diese bildet einen Projektionsraum menschlicher
Sehnsiichte und nihrt die Hoffnung auf Erlésung. Die Arbeit an der Township Wall
vergleicht Anténio Ole mit einem Akt des Exorzismus, durch den er sich von diesen
Erfahrungen befreit und sie zugleich durch ihre Verdinglichung als Kunstwerk zum

Gegenstand eines kommunikativen Prozesses mit dem Publikum macht.

Die Berliner Version der Installation ,Township Wall“ wurde urspriinglich von Anténio
Ole 2001 fiir die Ausstellung ,The Short Century” im Gropiusbau geschaffen. Dafiir war er
auf Recycling-Hé6fen rund um Berlin unterwegs und hat Material gesammelt, so dass die
Installation auch ein Art Abbild einer Stadt ist, was sich beispielsweise an einer Reihe

von klassischen Berliner Altbaufenstern zeigt.

Danach wurde die Installation in Dahlem und zuletzt in der Sonderausstellung , Hello
World” im Hamburger Bahnhof — Museum fiir Gegenwart gezeigt. Jetzt hat sie im
Humboldt Forum ein neues Zuhause gefunden. 2018 hat Anténio Ole die Wand dem
Ethnologischen Museum geschenkt und fiir die Prisentation im Humboldt Forum
umgebaut. Der Umbau wurde filmisch begleitet und mit einem Kiinstlerinterview
erganzt. Er zeigt sowohl ein persdnliches Bild von Anténio Ole und seinem
umfangreichen Schaffen, erméglicht aber auch einen kleinen Blick in die
nichtoffentlichen Arbeitsbereiche des Museums. Der Film wird erstmals im Humboldt

Forum zu sehen sein.

Der Angolaner Anténio Ole (*1951 in Luanda) gehort seit Jahren zu den international herausragenden
Kiinstlern des afrikanischen Kontinents. Seine weltweit in einer groSen Zahl Ausstellungen gezeigten
Arbeiten umfassen ein breites Spektrum an Medien: Malerei, Plastik, Installation, Fotografie und Film.

2017 vertrat er Angola bei der Biennale in Venedig.

5. Cynthia Schimming
Das Schaudepot Afrika zeigt neben den Sammlungsobjekten neue Projekte und
Perspektiven, die sich kritisch mit der kolonialen Vergangenheit und der Rolle der

ethnologischen Sammlungen in Berlin auseinandersetzen. Ein passender Ort fiir ein



Werk der namibianischen Kiinstlerin Cynthia Schimming, das den Genozid an den
Herero und Nama durch die deutsche Kolonialmacht thematisiert. Es ist im Rahmen des
Projekts ,Confronting Colonial Pasts, Envisioning Creative Futures” entstanden, bei dem
Kiinstler*innen, Expert*innen und Wissenschaftler*innen aus Namibia zu Gast in Berlin
waren und sich intensiv mit den Sammlungen des Ethnologischen Museums

auseinandergesetzt haben.

Schimmings Werk ist die Neuinterpretation eines heute als ,traditionell” geltendes
Herero-Kleids. Der Schnitt mit Puffirmeln und weitem Unterrock ist viktorianischen
Kleidern nachempfunden und wurde infolge der Missionierung im 19. und frithen 20.
Jahrhundert in die Herero-Mode iibernommen. Die Kopfbedeckung ahmt die Form von
Rinderhérnern nach, ein Verweis auf die stolze vorkoloniale Vergangenheit der Herero
als Viehziichter*innen. Den Saum des Rockes ziert die Abbildung eines Ekori, eine aus
Leder gefertigte und mit Eisenperlen geschmiickte Kopfbedeckung, die Herero-Frauen
vor der deutschen Kolonialisierung trugen. Cynthia Schimming, selbst Herero, hat
solche Ekori erstmals im Depot des Ethnologischen Museums in Berlin gesehen und

nach intensiver Forschung ihr Werk auf Basis dieser Inspiration entwickelt.

,Der Kontakt mit Missionaren im spaten 19. Jahrhundert verinderte diese Art der Mode.

Sie fuhrten Kleider im viktorianischen Stil ein und verboten Frauen, Leder auf
pastoralem Boden zu tragen. Die Missionare betrachteten auch die Form der Ekori, die
die Horner von Kithen reprisentierten (den Reichtum der Ovaherero) als Symbol des
Teufels, und lehnten sie ab. Der von 1904 bis 1908 von den Deutschen an den Ovaherero
und Nama veriibte Volkermord fithrte dazu, dass eine ganze Generation von
Handwerker*innen und Kiinstler*innen ihr Wissen nicht mehr an die nichste
Generation weitergeben konnte. Die Uberlebenden des Volkermords suchten oft
Zuflucht in der Nihe von Missionsstationen und schufen langsam, aber stetig eine neue
Form der traditionellen Kleidung: das Kleid, das wir als Ovaherero heute tragen. Trotz
dieser Einschnitte in das soziale Geflecht der Menschen haben wir Ovaherero neue
Wege gefunden, Vergangenheit und Gegenwart zu verbinden und unsere Kunstfertigkeit,
unseren Stolz und unsere Identitit iiber unsere Kleidung auszudriicken,” erklart Cynthia

Schimming.



Ein zweiter Teil der Installation nimmt ein anderes Schliisselobjekt in der Sammlung in
den Fokus: eine von Nama-Kiinstlerinnen oder -kiinstlern gefertigte Patchworkdecke
aus Leder, die aus dem Nachlass von Gustav Nachtigal 1886 in die Sammlung des
Museums kam. Zwei Jahre zuvor hatte Nachtigal als ,Reichskommissar fiir Westafrika"
Angra Pequena (heute: |Namitnds oder Liideritz) an der namibischen Kiiste besucht und
einen sogenannten “Schutzvertrag” zwischen Nama-Kaptein Joseph Frederiks von
Bethanien und dem Deutschen Kaiser abgeschlossen. Es ist sehr wahrscheinlich, dass
Nachtigal die Decke bei dieser Gelegenheit erwarb. Der deutsche koloniale Anspruch
basierte auf einem betriigerischen Landerwerb. Nachtigal meldete den Betrug der
deutschen Regierung, indem er eine Protestnote von Kaptein Frederiks und seinen
Ratsleuten einreichte. Dies wurde in Berlin ignoriert. Der Landerwerb und der

“Schutzvertrag” bildeten die Basis fiir die deutsche Kolonisierung Namibias.

Cynthia Schimming hat das Muster der Pachtworkdecke auf eine tiber sechs Meter lange
Stoffbahn tbertragen und mit historischen Fotografien aus der Sammlung des
Ethnologischen Museums bedruckt. Die Stoffbahn nimmt im Humboldt Forum die

stilisierte Form einer Landschaft an. ,In den Fotografien der Kolonialzeit, vor allem nach

dem Voélkermord an den Herero und Nama, wurde die namibische Landschaft oft leer,
ohne Menschen dargestellt, um fir die Besiedlung der Kolonie zu werben. Meine
Installation macht das Gegenteil. Sie zeigt all jene Menschen, die Namibia damals
gepragt haben und bis heute prigen: Nama, Herero, Damara, Ovambo, San und

Deutsche.” kommentiert Schimming ihr Werk.

Wihrend Besucherinnen und Besucher in Berlin dieses vielschichtige Kunstwerk bei der
Eréffnung der Ausstellung des Ethnologischen Museums im Humboldt Forum werden
bewundern kénnen, hat Cynthia Schimming ihre Inspirationen mit zuriick nach
Namibia genommen und in ihre Modedesigns einfliefSen lassen. Thre Arbeit mit den
Sammlungen in Berlin fiihrt nicht nur die Bedeutung der gemeinsamen
Provenienzforschung vor Augen. Sie zeigt auch das Potenzial von kolonialen
Sammlungen fiir die Entwicklung von Zukunftsvisionen fiir Menschen in den

Herkunftslindern der Objekte auf.



Cynthia Schimming ist eine international renommierte Modedesignerin und Expertin fiir
Bekleidungstechnologie aus Namibia. Sie studierte Mode und Bekleidungstechnologie in Namibia,
Stidafrika und Deutschland und lehrte bis vor kurzem am College of the Arts in Windhoek. Thre Expertise
in historischer Mode aus Namibia brachte sie in Filmen und Theaterproduktionen wie ,Namibia. A

Struggle for Liberation (2007), ,,Oshi-Deutsch. Die DDR-Kinder von Namibia“ (2007) und
»Hereroland. Eine deutsch-namibische Geschichte “(2020) ein.

6. ,Indignation von Justine Gaga

Ein weiteres zeitgenodssisches Kunstwerk der Ausstellungsflichen ,Afrika® ist die Arbeit
,Indignation” der Kiinstlerin Justine Gaga. Das Kunstwerk setzt sich mit den
Auswirkungen der Kolonialzeit in der Gegenwart auseinander. Es besteht aus 18 im
FuBboden verankerten Siulen aus Gaskanistern mit verschiedenen aufgemalten
Begriffen, die aus Sicht der Kunstlerin die politischen, wirtschaftlichen und sozialen
Folgen des Kolonialismus andeuten: ,Fondamentalisme® {iber ,Violence” zu ,Corruption”
und ,Frontiére”. Alle stehen aufrecht, nur die Siule mit der Aufschrift ,Election” liegt

wie umgefallen in der Horizontalen.

Justine Gaga wurde fiir ,, Indignation® 2014 mit dem zweiten Preis bei der Biennale in

Dakar ausgezeichnet.

Justine Gaga wurde 1974 in Douala, Kamerun geboren. Sie arbeitet interdisziplindr mit
unterschiedlichen Medien, die von Skulptur und Installation bis zu Malerei,
Performance und Video reichen. Gagas Arbeiten werden international gezeigt u.a. in
Mali, Senegal, Stidafrika, Kolumbien, Frankreich, Holland und Deutschland. Sie versteht
sich als kritische Beobachterin der Welt, die sie umgibt und behandelt in ihren Arbeiten
gesellschaftliche und politische Fragestellungen, analysiert das globale Kunstsystem und

reflektiert ihre Rolle darin als Kiinstlerin.

7. ,Gardens in the Sky“ von Alexander Gorlizki
In der Galerie Hofisches Indien hat der britische, in New York und Indien arbeitende

Kinstler Alexander Gorlizki eine raumgreifende Video- und Soundinstallation



geschaffen, die in unmittelbaren Dialog tritt mit den ausgestellten Meisterwerken der
Moghul-Ara. Die in den Himmel eines abstrahierten Baldachins projezierten bewegten
Bilder lassen die Besucher*innen eintauchen in die fantastischen Bildwelten Gorlizkis,
die aus der reichen Tradition der Moghul-Malerei schopfen, aber auch dem Surrealismus
huldigen. Versatzstiicke aus tiber zwanzig Jahren kiinstlerischen Schaffens, die Gorlizki
uber einen Zeitraum von drei Jahren in Zusammenarbeit mit dem Filmemacher und
Musiker Richard Coldman und dem Kurator Raffael Gadebusch realisiert hat, machen
die Video-Arbeit zu einem retrospektiven Meisterwerk. Die zuriickhaltende Sound-
Installation fiir Gorlizkis Baldachin, vorwiegend aus Naturgeriuschen, die den 24
Stunden-Rhythmus des imaginierten subtropischen Gartens begleitet, wurde von
Richard Coldman komponiert. Die in der zentralen Achse der Galerie positionierte
Arbeit Alexander Gorlizkis greift auf spielerische Weise den roten Faden der Ausstellung
auf - das allgegenwirtige Motiv des indo-persischen Gartens der Moghuln und seinen
Einfluss auf das gesamte Kunstschaffen dieser Ara. Zugleich ist hier ein besonderer Ort
der Kontemplation entstanden, an dem Besucher*innen verweilen und zugleich intuitiv,

ganz ohne didaktischen Ballast in das Thema der Ausstellung eintauchen kénnen.

Alexander Gorlizki ist 1967 in London geboren, studierte u.a. an der Slade School of Arts.
Seine ausgedehnten Reisen durch China, aber vor allem durch Zentralasien, Afghanistan
und Indien haben Gorlizkis Schaffen mafigeblich geprigt. Charakteristisch fiir Gorlizkis
Projekte ist die meist enge Kooperation mit Kuratoren, Filmemachern sowie anderen
Kiinstlern. Besonders hervorzuheben ist seine langjihrige Zusammenarbeit (seit 1996)
mit dem traditionellen indischen Maler Ziyas Uddin aus Jaipur. Gorlizki lebt und
arbeitet seit 2002 in den USA und hat Ateliers in Brooklyn NYC und in Jaipur, Indien.
Seine Arbeiten befinden sich in zahlreichen privaten und 6ffentlichen Sammlungen in
Asien, Europa und den USA, u.a. dem Victoria & Albert Museum und dem Denver Art

Museum.



8. Kunst am Bau: Statue of Limitations von Kang Sunkoo

2020 - Bronze - 2,75 m x 2,30 m x 11 m (Untere Halfte)
2021 - Bronze - 2,00 m x 1,40 m x 11 m (Obere Hilfte)

Untere Hilfte im Humboldt Forum, 2. und 3. OG, Treppenhalle
Obere Halfte auf dem Nachtigalplatz im Afrikanischen Viertel, Berlin-Wedding
(Aufstellung geplant bis Ende 2021)

In der Treppenhalle ragt Giber mehrere Stockwerke eine bronzene Plastik empor. Sie
stellt einen Fahnenmast mit Trauerbeflaggung auf halbmast dar. Doch ist im Humboldt
Forum nur die untere Hilfte zu sehen — der Fahnenmast durchstéf3t bildlich die Decke

und taucht an einem anderen Ort aus dem Boden auf.

Die obere Hilfte wird nach dem Vorschlag des Kiinstlers zunichst auf dem
Nachtigalplatz im sogenannten Afrikanischen Viertel in Berlin-Wedding installiert
(Aufstellung geplant bis Ende 2021). Anfang des 20. Jahrhunderts war im nahe gelegenen
Volkspark Rehberge eine sogenannte ,Vélkerschau® geplant, in der Menschen und Tiere
aus den deutschen Kolonien ausgestellt werden sollten. Durch den Beginn des Ersten
Weltkriegs wurde diese Planung nicht umgesetzt. Hier gibt es bis heute kolonialistische
Straflen- und Platznamen, iiber deren Umbenennung seit Jahren gestritten wird.

Anschlielend plant der Kiinstler die Aufstellung an einem dritten Ort.

Durch die Aufstellung im Humboldt Forum stellt die Fahne auf halbmast zudem einen
Beitrag zur Debatte um dieses neue Haus dar. Insbesondere der Entstehungskontext der
Sammlungen des Ethnologischen Museums und des Museums fiir Asiatische Kunst im
Humboldt Forum in der Zeit des deutschen Kolonialismus ist in den letzten Jahren stark

ins offentliche Bewusstsein geriickt.

Der Titel des Werks ist eine Abwandlung des Begriffs ,Statute of Limitations”
(Verjihrung). Die UN-Konvention tiber die Nichtanwendbarkeit von
Verjahrungsvorschriften aufs Kriegsverbrechen und Verbrechen gegen die

Menschlichkeit von 1968 bestimmt, dass die strafrechtliche Verfolgung von Vélkermord



nicht verjihrt. Der Kiinstler bezieht den Titel auf die kolonialen Verbrechen des

Deutschen Reiches, beispielsweise in der heutigen Republik Namibia zwischen 1904 und
1908.

Die Statue of Limitations ist damit ein kritischer Kommentar zum Umgang
Deutschlands mit den Verbrechen wihrend seiner kolonialen Vergangenheit, deren

Aufarbeitung erst am Anfang steht.



