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NIMMERSATT?
Gesellschaft ohne Wachstum denken

Das menschliche Handeln beeinflusst die Umwelt 
maßgeblich. Der ökonomisch privilegierte Globale Nor-
den folgt weitestgehend der Auffassung, keine andere 
Option als die des Wachstums zu haben. Doch Wachs-
tum ist endlich, Prozesse sind aus dem Gleichgewicht 
geraten, bauen auf sozialer Ungleichheit und einer Aus-
beutung der Natur auf. Dies macht es erforderlich, be-
stehende Pfade zu verlassen, sich bewusst von an-
gewöhnten und als selbstverständlich betrachteten 
Maximen zu lösen und den Glaubenssatz vom Immer-
mehr und Immer-weiter zur Diskussion zu stellen.
 Das Versprechen von Glück ist nicht allein durch 
Wohlstand und das stetige Wachstum von Kapital ein-
lösbar. Es gilt, das bisher Gültige zu überdenken und 
im Sinne einer Gemeinschaft zu handeln. Was kann an 
die Stelle bisheriger Wirtschafts- und Gesellschafts-
modelle treten? Wie kann Verzichten zu einer zu-
kunftsfähi gen Routine werden? Welche regionalen und 
globalen Maßstäbe können Konsum ressourcen- und 
klimafreund lich neu definieren und welche neuen 
Ideen im Sinne eines schöpferischen Einfallsreichtums 
in die Gesellschaft eingebracht werden? Können wir 
neue Ziele des Zusammenlebens imaginieren, indivi-
duell und gemeinsam unsere Gewohnheiten ändern 
und handeln?
 Die Gruppenausstellung „Nimmersatt? Gesell-
schaft ohne Wachstum denken“ setzt beim Zustand 
unserer Umwelt und den momentanen gesellschaft-
lichen Verhältnissen an. Angesichts  einander bedin-
gender Ereignisse und Phänomene wie sozialer Un-
gleichheit, Klimaveränderungen, Krankheit, Krieg, 
Flucht und Fremdenhass nimmt sie eine weltweit ein-
getretene Orientierungs- und Hilf losigkeit zum Anlass, 

EINFÜHRUNG
INTRODUCTION
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mit künstlerischen Mitteln konkrete Visionen als auch 
Utopien für eine Gesellschaft jenseits von Wachs-
tumsmaximen aufzuzeigen und zu erforschen. Die Un-
möglichkeit vor Augen, eine einzige Lösung zu bieten, 
wird dieses Vakuum zu einem Raum für ein sowohl 
kritisch-reales als auch lustvoll-fantastisches Nach-
denken über mögliche Zukunftsszenarien.
 „Nimmersatt?“ erstreckt sich über drei Institutio-
nen in Münster: Kunsthalle Münster, LWL-Museum für 
Kunst und Kultur und Westfälischer Kunstverein. An 
allen drei Schauplätzen begegnen Künstler:innen dem 
nahenden Kollaps dominanter Ge sell schaftssysteme 
mit unterschiedlichen künstlerischen Medien und An-
sätzen. Neben einer Reihe von Leihgaben präsentie-
ren die Häuser mehrere Neuproduktionen, die im Dia-
log entstehen und erstmals gezeigt werden.

and to act in a spirit of community. What can take the 
place of the economic and social models that have 
prevailed to date? How can renunciation become a 
matter of future-oriented routine? What regional and 
global measures can provide a new resource and cli-
mate-friendly definition of consumption, and what 
new ideas in the sense of creative resourcefulness 
can be introduced into society? Can we imagine new 
objectives concerning to communal life, can we 
change our habits and act individually and jointly? 
 The group exhibition “Nimmersatt? Imagining 
Society without Growth” takes as its point of departure 
the current state of our environment and the prevailing 
social conditions. In the face of mutually determining 
events and phenomena, such as social inequality, cli-
mate changes, illness, war, flight and xenophobia, the 
exhibition uses the widespread lack of orientation and 
helplessness so as to highlight and explore by artistic 
means concrete visions and also utopias of a society 
beyond growth maxims. In an awareness of the im-
possibility of offering a single solution, this vacuum is 
transformed into a space for reflecting on possible 
future scenarios in a way that is both critical-substan-
tive and also enjoyably fantastic.
 “Nimmersatt?” extends over three institutions 
in Münster: Kunsthalle Münster, LWL-Museum für 
Kunst und Kultur and Westfälischer Kunstverein. At all 
three venues, artists will confront the imminent col-
lapse of dominant social systems using different ar-
tistic media and approaches. In addition to a series of 
works on loan, the institutions will present several new 
productions that are the fruits of dialogue and are 
 being shown here for the very first time.

Kuratorinnen / Curators: 
Merle Radtke, Kristina Scepanski, Marianne Wagner

NIMMERSATT?
Imagining Society without Growth 

Human activity has a decisive influence on the envi-
ronment. The economically privileged Global North is 
largely of the opinion that there is no other option than 
that of growth. Yet growth is finite, processes have got 
out of balance, are developed on the basis of social 
inequality and the exploitation of nature. This makes  
it imperative for us to diverge from existing paths, to 
 deliberately abandon customary maxims regarded as 
self-evident, and to engage in a discussion about the 
dogma of more and more, further and further.
 Wealth and the constant growth of capital alone 
cannot deliver on the promise of happiness. What is 
necessary is to reconsider what has been valid to date 
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Ausstellung
Exhibition
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Kunsthalle Münster

ÖFFNUNGSZEITEN  
Dienstag – Sonntag 12 – 18 Uhr

EINTRITT 
Freier Eintritt

OPENING HOURS 
Tuesday – Sunday 12 am – 6 pm

ADMISSION 
Free admission

Leseraum / Reading room 
4. Etage / 4th floor

Hörstücke 
Audio pieces 
→ 60

Marwa Arsanios 
→ 26

Marwa Arsanios 
→ 24

Andreas  
Siekmann 
→ 18

Andreas Siekmann 
→ 22

Alice Creischer 
→ 20

Radha D’Souza &  
Jonas Staal 
→ 16

Elke Marhöfer 
→ 14

Lerato Shadi 
→ 12

Ausstellung / Exhibition 
5. Etage / 5th floor
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Lerato Shadi

Kunsthalle 
M

ünster

Lerato Shadi spricht von „Mosako Wa Nako“ als einem roten Fluss. Dieser ist das 
Relikt einer zehn Tage andauernden öffentlichen Performance. Der Titel des Werks 
ist auf Setswana – einer von elf Amtssprachen Südafrikas. Indem die Künstlerin die-
sen nicht übersetzt, wirft sie Fragen nach Inklusion und Exklusion auf. Ihre künstleri-
sche Praxis nimmt Bezug auf Körperpolitiken, auf Erfahrungen, die sich in Körper 
einschreiben, an diese gebunden sind. Das in 60 Stunden gehäkelte Objekt ist ein 
Monument einer stillen Arbeit, die vornehmlich weiblich konnotiert ist und wie viele 
Tätigkeiten, die von Frauen ausgeführt werden, oft übersehen oder abgewertet wird. 
Die Arbeitszeit der Künstlerin kann in der Betrachtung nachvollzogen werden, und 
fordert zu Achtsamkeit auf. Shadi macht das Unsichtbare sichtbar, lässt es in den 
Raum wachsen. Dabei wohnt dem Relikt etwas Prozesshaftes inne, die Arbeit 
scheint jederzeit fortgesetzt werden zu können. Es ist ein Werk mit Blick in die Zu-
kunft, ein Aufruf diese zu gestalten und gleichzeitig die Stagnation der Gegenwart 
anzuerkennen.

Lerato Shadi speaks of “Mosako Wa Nako” as a red river. It is the relic of a ten-day 
public performance. The artist has intentionally left the title in Setswana, one of the 
eleven official languages of South Africa, untranslated – her way of posing ques-
tions about inclusion and exclusion. Shadi’s artistic practice refers to body politics, 
to experiences that are inscribed into bodies and to which they are bound. The ob-
ject, crocheted in 60 hours, is a monument to silent work with predominantly fe-
male connotations and, like many activities performed by women, often overlooked 
or underappreciated. The hours of work of the artist can be comprehended in con-
templation and encourage mindfulness. Shadi renders the invisible visible, allowing 
it to expand into space. A processual aspect inherent in the relic makes the piece 
appear capable of being continued at any time. It is a work with a view to the future, 
a call to shape it, while simultaneously acknowledging the stagnation of the present.

Geboren in Mahikeng (SF) 
lebt und arbeitet in Berlin (DE)

Born in Mahikeng (SF) 
lives and works in Berlin (DE)

MASAKO WA NAKO, 2014
Performancerelikt / Performance relic
Courtesy: Künstlerin / Artist, blank projects
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Elke Marhöfer

In ihrer künstlerisch-wissenschaftlichen Arbeit beschäftigt sich Elke Marhöfer mit 
Fragen der Wissensproduktion, wobei sie die dualistische Trennung zwischen 
Menschlichem und Nicht-Menschlichem auflöst. „Who Does the Earth Think It Is? 
(Becoming Fire)“ drehte sie auf Sizilien und in Japan. Die Filmemacherin fokussiert 
mit der (Hand-)Kamera verschiedene Landschaften und Vegetationen; durch unter-
schiedliche Kameraperspektiven werden Knospen, Wurzeln, Schlamm, Wälder, 
Flüsse als lebhafte und aktive Entitäten wahrnehmbar. In Japan begleitete sie Bäu-
er:innen, die im Rahmen traditioneller Landwirtschaft Feuer einsetzen. Nach der 
Ernte werden die Felder durch den Einsatz kleiner Lauffeuer verbrannt, deren Asche 
die Böden mit Nährstoffen sättigt. Eine andere Methode wird mit der traditionellen 
Herstellung von Holzkohle, die zur Anreicherung auf den Wiesen verteilt wird, ge-
zeigt. Mit der Langsamkeit der Tätigkeiten und dem Respekt gegenüber dem eige-
nen Umfeld nimmt Marhöfer bereits bestehende Alternativen zu einer Lebensweise 
in den Blick, die auf einer Ausbeutung der Umwelt und stetigem Wachstum  gründet.

In her artistic-scientific work, Elke Marhöfer addresses questions of knowledge 
production, dissolving the dualistic separation between human and non-human. 
She shot “Who Does the Earth Think It Is? (Becoming Fire)” in Sicily and Japan. Us-
ing a (handheld) camera, Marhöfer focuses on various landscapes and types of 
vegetation. Different camera views render buds, roots, mud, forests and rivers per-
ceptible as living and active entities. In Japan, she accompanied farmers who use 
fire as part of traditional agriculture. After the harvest fields are burnt by means of 
small wildfires, whose ashes saturate the soils with nutrients. Another method is also 
shown involving the traditional production of charcoal, which is spread on the mead-
ows to enrich the soil. The filmmaker’s work is imbued with the slowness of the activ-
ities and respect for people’s environment. It explores existing alternative approach-
es to a way of life based on exploitation of the environment and constant growth.

*1967 in Adenau (DE) 
lebt und arbeitet in Berlin (DE) und auf Sizilien (IT)

*1967 in Adenau (DE) 
lives and works in Berlin (DE) and  Sicily (IT)
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WHO DOES THE EARTH THINK IT IS? (BECOMING FIRE), 2020 
16 mm, Farbe, Ton / Colour, sound, 56:11 Min. 
Courtesy: Künstlerin / Artist

Kunsthalle 
M

ünster
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Radha D’Souza & 
Jonas Staal

Die raumgreifende Installation „Comrades in Extinction“ ist im Zusammenhang 
des „Court for Intergenerational Climate Crimes“ (Gerichtshof für generationsüber-
greifende Klimaverbrechen) entstanden – einer Zusammenarbeit des niederländi-
schen Künstlers Jonas Staal mit der indischen Autorin, Anwältin und Aktivistin 
Radha D’Souza. In der Arbeit verleihen sie jenen nicht-menschlichen Akteur:innen 
eine Stimme, die keine mehr haben. Die dargestellten Tiere – allesamt ausgestor-
ben – sind Opfer der Verbrechen von Staaten und transnationalen Unternehmen. 
Sie sind Zeug:innen eines Kapitalismus, der sich auf Ausbeutung und Umweltzer-
störung gründet. Die Malereien zeigen neben den Tieren das Wort „Genoss:in“ in 
den Sprachen der jeweiligen Herkunftsländer der Tiere. Die Sprachen sind ebenso 
wie die Tiere vom Aussterben bedroht. Der Begriff „Genoss:in“ behauptet eine Re-
alität des generationenübergreifenden, kollektiven, existentiellen Kampfes von 
Menschen, Tieren, Bäumen und Pflanzen. D’Souza und Staal vollziehen damit ei-
nen Wechsel im Denken, eine kollektive Anstrengung, um zu einer generationen-
übergreifenden Klimagerechtigkeit zu gelangen.

The large-scale installation “Comrades in Extinction” was created in connection 
with the “Court for Intergenerational Climate Crimes” – a collaboration between the 
Dutch artist  Jonas Staal and the Indian writer, lawyer and activist Radha D’Souza. In 
their work they give a voice to those non-human agents that no longer have one. 
The animals depicted – all of them extinct – are victims of the crimes of states and 
transnational enterprises. They are witnesses to a capitalism that is grounded in 
exploitation and the destruction of the environment. In addition to the animals, the 
paintings show the word “comrade” in the languages of the respective countries in 
which the animals once thrived. The languages, like the animals, are also threat-
ened with extinction. The term “comrade” asserts a genuine aspect of the trans-
generational, collective, existential struggle of human being, animals, trees and 
plants. D’Souza and Staal thus bring about a change in thinking, a collective effort 
to achieve intergenerational climate justice.

*1953 in Bommalpalayam, Tamil Nadu (IN), lebt und arbeitet in London (UK) 
*1981 in Zwolle (NL), lebt und arbeitet in Rotterdam (NL)

*1953 in Bommalpalayam, Tamil Nadu (IN), lives and works in London (UK) 
*1981 in Zwolle (NL), lives and works in Rotterdam (NL)
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COMRADES IN EXTINCTION, 2021
Gouache auf Papier, Hefte, Stahl, Magnete, Holz, raffiniertes Öl, Epoxid
Gouache on paper, booklets, steel, magnets, wood, refined oil, epoxide
Maße variabel / Dimensions variable
Courtesy: Studio Jonas Staal

Kunsthalle 
M

ünster

Dieser neue Teil von „Comrades in Extinction“ wurde für die 
Kunsthalle Münster entwickelt und folgt dem ersten Teil, der  
zusammen mit Framer Framed, Amsterdam realisiert wurde.
This new chapter of “Comrades in Extinction” developed  
for Kunsthalle Munster, follows the first iteration that was  
commissioned by Framer Framed, Amsterdam.
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Andreas Siekmann

In seiner Werkgruppe „7. Februar 1637“ bezieht sich Andreas Siekmann auf die Tul-
penmanie – eine Periode im Goldenen Zeitalter der Niederlande. Tulpenzwiebeln 
wurden zu Spekulationsobjekten und lösten den ersten dokumentierten Crash der 
Wirtschaftsgeschichte aus. Am 7. Februar 1637 konnte keine der angebotenen Tul-
penzwiebeln mehr zum verlangten Preis verkauft werden. Der Tulpenmarkt in den 
gesamten Niederlanden brach zusammen. Für seine Werkgruppe hat der Künstler 
französische Edeltulpen mit gemusterten Blüten gemalt, die noch immer mit einer 
Sehnsucht nach dem Besonderen verbunden sind. In seinen Werken nimmt er zu-
dem Bezug auf die Rolle, die Künstler:innen beim Tulpenwahn zukam. Indem sie 
Gemälde schufen, lieferten sie Bilder für zukünftige Termingeschäfte. Siekmanns 
Tulpen werden jeweils von einem Insekt konterkariert. Das Ungeziefer verweist auf 
ein System der Abhängigkeiten. Die Pracht der Blumen ist eng verbunden mit dem 
Einsatz von Pestiziden, die die Effizienz der Agrarökonomie gewährleisten und das 
permanente Streben nach mehr ermöglichen.

Andreas Siekmann, in his “7. Februar 1637” series, makes reference to the tulip 
mania – a period in the Dutch Golden Age. Tulip bulbs became an object of specu-
lation and triggered the first documented crash in economic history. On 7 February 
1637, it was no longer possible to fetch the asking price for any tulip bulbs on offer. 
The tulip market collapsed throughout the entire Dutch Republic. For his group of 
works, the artist painted French hybrid tulips with patterned flowers, which are still 
associated with a desire for the nonpareil. He also refers in his work to the role that 
artists played in the tulip craze. In creating paintings, they provided images for the 
futures contracts. Siekmann has added an insect as a counter feature to each tulip. 
The insects symbolise interconnected dependencies, as the splendour of the flow-
ers is closely linked to the use of pesticides, which ensure the agricultural econo-
my’s efficiency, enabling the constant quest for more.

*1961 in Hamm (DE) 
lebt und arbeitet in Berlin (DE)

*1961 in Hamm (DE) 
lives and works in Berlin (DE)
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7. FEBRUAR 1637, 2014
14 Malereien / Paintings
Acryl auf Holz / Acrylic on wood
diverse Maße / Dimensions variable
Courtesy: Künstler / Artist, Galerie Barbara Weiss

Kunsthalle 
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Alice Creischer

Alice Creischer stellt in „In the Stomach of the Predators“ vier skurrile Raubtierfigu-
ren ins Zentrum: Bär, Hyäne, Schakal und Wolf. Gemeinsam mit Andreas Siekmann 
erforscht sie die Monopolisierung von Saatgut, die Privatisierung und die (teilweise 
illegale) Aneignung von Landflächen durch wirtschaftliche Akteur:innen. Das Video 
beginnt auf der arktischen Insel Spitzbergen, wo sich der Svalbard Global Seed 
Vault befindet, ein Saatgutspeicher im Permafrost, in dem Samen von Nutzpflan-
zen aus der ganzen Welt lagern, die durch Hochleistungssorten aus den Laboren 
von Biotechkonzernen verdrängt werden. Die Tierfiguren, die auf groteske Weise 
Samen verstreuen, begeben sich auf eine Reise von Norwegen über Benin nach 
Istanbul. In ihrem merkwürden Slapstick-Humor nehmen die Tierfiguren Länder 
und Gemeingüter ein und können als Sinnbilder erwerbshungriger neoliberaler 
Gier verstanden werden. Neben Themen wie der Zerstörung natürlicher Ressour-
cen und Finanzspekulationen wird auch die Kunst in ihrer Möglichkeit befragt, die-
ser Art von systematischer Gewalt entgegenzuwirken.

For her work “In the Stomach of the Predators”, Alice Creischer has placed four 
whimsical predatory figures at the centre: a bear, a hyena, a jackal and a wolf.  
Creischer, in collaboration with Andreas Siekmann, explores the monopolisation of 
seeds, privatisation, and the (in some cases, unlawful) appropriation of land by eco-
nomic actors. The video begins on the Arctic island of Svalbard, where the Svalbard 
Global Seed Vault is located: a permafrost backup facility that stores crop seeds 
from around the world that are being replaced by high-yield varieties developed in 
biotech company labs. The animal figures embark on a journey from Norway to Is-
tanbul, by way of Benin, scattering seeds in a grotesque manner along the way. Em-
blematic of neoliberal acquisitive greed, the figures seize countries and the com-
mons in their oddly slapstick manner. Alongside issues such as the destruction of 
natural resources and financial speculation, the video also enquires about art’s 
possibility of counteracting such systematic violence.

*1960 in Gerolstein (DE) 
lebt und arbeitet in Berlin (DE)

*1960 in Gerolstein (DE) 
lives and works in Berlin (DE)
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IN THE STOMACH OF THE PREDATORS, 2012 – 2013
Video, Farbe, Ton / Colour, sound, 22 : 23 Min.
Courtesy: Künstlerin / Artist, KOW
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Andreas Siekmann

Andreas Siekmann setzt sich in seinen Werken mit unterschiedlichen Formen der 
Monopolbildung auseinander. Thematisch nimmt seine Installation „In the Stomach 
of the Predators“ die Diskussion um das Saatgut, eines der kleinsten und wesent-
lichsten Elemente unseres Lebens auf. Große Schautafeln führen Fragestellungen 
rund um den monopolisierten Saatgutmarkt vor Augen, zeigen die Verbindungen 
zwischen Konzernen und politischen Entscheidungsträgern. Die Gestaltung der Pa-
neele basiert auf serialisierten Mengenbildern. Diese nutzt Siekmann, um die Kon-
sequenzen politischer Entscheidungen wie auch des eigenen Handelns visuell 
sichtbar zu machen. Dabei bieten die Mengenbilder kein schnelles Verständnis 
durch abstrakte Zahlen, sondern fordern das eigene Vorstellungsvermögen heraus. 
Indem der Künstler mit der Nachzeichnung von Kreisläufen gleichermaßen die ethi-
sche Verantwortung von Individuen, Unternehmen und Regierungen verdeutlicht, 
zielt er auf eine gesamtgesellschaftliche Frage: Wie kann Umwelt nicht nur als Res-
sourcenlieferant, sondern vor allem als Lebensgrundlage begriffen werden?

Andreas Siekmann explores different types of monopoly in his works. His installa-
tion “In the Stomach of the Predators” is a thematic commentary on the discussion 
about one of the smallest and most essential elements of our life: seeds. Large 
display panels highlight issues concerning the monopolised seed market and show 
the interconnections between corporations and political decision-makers. The 
panels’ design is based on serialised set images. The artist employs this technique 
to graphically portray the consequences of political decisions as well as of people’s 
own actions. The set images offer no quick understanding by means of abstract 
numbers, but rather challenge the viewer’s own imagination. By tracing cycles, 
Siekmann emphasises the ethical responsibility of individuals, companies and gov-
ernments in equal measure, posing a question to society as a whole: How can the 
environment be understood not only as a supplier of resources, but above all as a 
basis for life?

*1961 in Hamm (DE) 
lebt und arbeitet in Berlin (DE)

*1961 in Hamm (DE) 
lives and works in Berlin (DE)
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IN THE STOMACH OF THE PREDATORS, 2013
Installation aus Digitaldrucken auf Leinwand, Metall und Holz / Installation made  
of digital prints on canvas, metal and wood
12 Leinwände / Canvases, je / each 170 × 240 × 4,5 cm
Maße der Installation variabel / Dimensions of the installation variable
Courtesy: Künstler / Artist, Galerie Barbara Weiss

Kunsthalle 
M

ünster
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Marwa Arsanios

Marwa Arsanios nimmt in ihrer Kunst die antikolonialen Kämpfe von Frauen in den 
Blick. Sie beschäftigt sich mit Fragen des Ökofeminismus und des Rechts auf 
Land. Protagonist:innen der ersten beiden Filme der Trilogie „Who Is Afraid of Ideo-
logy?“ sind die Landschaften im nordirakischen Kurdistan, das Dorf Jinwar („Ort 
der Frauen“) in Nordsyrien und die Mitglieder des Kurdish Autonomous Women’s 
Movement. Ausgehend von einer vorherrschenden Entfremdung von der Natur 
zeigt die Künstlerin eine von Freundschaft geprägte Beziehung zur Landschaft.  
Arsanios führt durch Interviews in das Zusammenleben einer Gemeinschaft von 
Frauen ein, die selbstbestimmt und im Einklang mit ihrer Umgebung leben. Das 
2016 gegründete Jinwar ist ein Ort für Frauen, die durch Krieg und Gewalt Leid er-
fahren haben oder die sich nach einem kollektiven Leben jenseits einer Familie 
sehnen. Sie teilen über Generationen erlerntes Wissen zur Landwirtschaft und zei-
gen wie trotz permanenter Kriege, politischer Instabilität und  Armut kollektive Al-
ternativen geschaffen werden können.

The focus of Marwa Arsanios’ work is on women’s anti-colonial struggles. She deals 
with issues of eco-feminism and the right to land. Protagonists of the first two films 
of the “Who Is Afraid of Ideology” trilogy are the landscapes in Kurdistan in northern 
Iraq, the village Jinwar (“place of women”) in northern Syria and the members of the 
Kurdish Autonomous Women’s Movement. Arsanios’ point of departure is a prevail-
ing alienation from nature, on which basis she portrays a relationship to the land-
scape characterised by companionship. Through a series of interviews, the film-
maker acquaints viewers with coexistence in a community of women who determine 
their lives themselves in harmony with their surroundings. Jinwar, founded in 2016, 
is a place for women who have suffered through war and violence, or who long for 
collective living beyond that in a family. They share their knowledge of farming gath-
ered over generations and show how collective alternatives can be created despite 
incessant wars, political instability and poverty.

*1978 in Washington, D.C. (US) 
lebt und arbeitet in Beirut (LE) und  Berlin (DE)

*1978 in Washington, D.C. (US) 
lives and works in Beirut (LE) and  Berlin (DE)
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WHO IS AFRAID OF IDEOLOGY? PART I, 2017
Video, Farbe, Ton / Colour, sound, 18:16 Min.

WHO IS AFRAID OF IDEOLOGY? PART II, 2019
Video, Farbe, Ton / Colour, sound, 38:44 Min.

Courtesy: Künstlerin / Artist, mor charpentier
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Marwa Arsanios

„Micro Resistencias“, der dritte Teil von Marwa Arsanios’ Reihe „Who Is Afraid of 
Ideology?“, setzt sich mit systemischen Kriegen transnationaler Konzerne um eines 
der elementarsten Dinge des Lebens auseinander – den Pflanzensamen. Der Film 
wurde in Tolima gedreht, einer der wichtigsten Regionen Kolumbiens für die Pro-
duktion von Kaffeebohnen. Arsanios schafft ein Bewusstsein dafür, wie sehr das 
Leben der Bewohner:innen der Region von Gewalt geprägt ist. Land zu besitzen 
und traditionell zu bewirtschaften, scheint für diese unmöglich. Die Künstlerin wid-
met sich ihrem sozialen Kampf, indem sie Bilder der Landschaft mit Aussagen, Lie-
dern und Geschichten einer Gruppe von Frauen verwebt. Bewusst setzt sie dazu 
eine Desynchronisation der Szenen ein und macht damit deutlich, wie eng Natur 
und Kultur miteinander verbunden sind. Umgeben von Arbeitslosigkeit, Ausbeutung, 
Wassermangel und Korruption versucht die Gemeinschaft Unabhängigkeit zu er-
langen. Hierfür ist die Konservierung einheimischen Saatgutes und das Bewahren 
eines indigenen Ahnenwissens grundlegend.

“Micro Resistencias”, part three of Marwa Arsanios’ series “Who Is Afraid of Ideolo-
gy?” engages with systemic wars between transnational cooperations about one of 
the most elementary things in life – plant seeds. The film was made in Tolima, one 
of the most important regions in Colombia for the production of coffee beans.  
Arsanios raises awareness of how much the life of the inhabitants of the region is 
marked by violence. It seems impossible for them to own land and work it in the 
traditional way. The artist devotes herself to their social battle by interweaving imag-
es of the landscape with statements, songs and stories by a group of women. She 
deliberately uses a desynchronization of the scenes to make clear how close na-
ture and culture are linked. Surrounded by unemployment, exploitation, water 
shortages and corruption, the community tries to achieve independence. Of funda-
mental importance for this are the conservation of indigenous seeds and the pres-
ervation of an indigenous knowledge from their ancestors.

WHO IS AFRAID OF IDEOLOGY? PART III – MICRO RESISTENCIAS, 2020
Video, Farbe, Ton / Colour, sound, 31 : 16 Min.
Courtesy: Künstlerin / Artist, mor charpentier

*1978 in Washington, D.C. (US) 
lebt und arbeitet in Beirut (LE) und  Berlin (DE)

*1978 in Washington, D.C. (US) 
lives and works in Beirut (LE) and  Berlin (DE)
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Georges Adéagbo

Die Auslegeordnungen von Georges Adéagbo beziehen sich auf den Ort ihrer Aus-
stellung. Für seine Installation in Münster interessiert er sich für den Wandel der 
Religionen und die Katholische Kirche sowie für die gute geschäftliche Entwick-
lung der Stadt.  Adéagbo entfaltet eine eigensinnige Erzählung, indem er diverse 
Artefakte kombiniert. Selbstverfasste Texte als auch Tafelbilder, welche er in Benin 
von seinem Team aus Kunsthandwerker:innen umsetzen lässt, werden in nachbar-
schaftliche Beziehungen zu Gegenständen aus Trödelläden aus Münster gesetzt. 
Die künstlerische Vernetzung von Figuren, Büchern, Fotos und Dokumenten ver-
anschaulicht einen kulturellen Austausch. Durch diese Verflechtungen erhebt der 
Künstler Anspruch auf Anerkennung unterschiedlicher kultureller Wurzeln anstelle 
von Hoheitsansprüchen des Globalen Nordens. Adéagbo vertauscht somit die he-
gemonialen Führungsrollen von Entdecker:innen und Entdeckten. Im Sinne einer 
Spurensammlung schlägt er mit dieser Assemblage vor, voneinander zu lernen 
und klischeeverhaftete Vorstellungen, Stereotype und Hierarchien zugunsten ei-
nes gleichwertigen Miteinanders aufzulösen.

The installation layouts of Georges Adéagbo refer to the place they are being exhib-
ited in. For his installation in Münster, Georges Adéagbo is interested in changes 
taking place in religions, the Catholic Church and the city’s favourable commercial 
development. In his combining of diverse artefacts Adéagbo unfurls a quirky narra-
tive. Texts he has composed himself as well as panel paintings which he commis-
sioned his team of artisans in Benin to create, are placed in juxtaposed with objects 
from Münster rag shops. This artistic intermingling of figures, books, photos and 
documents portrays cultural exchange. Through these linkages, Adéagbo asserts a 
claim to recognition for a variety of different cultural roots, instead of the claims to 
sovereignty made by the global north. The artist thus reverses the hegemonic lead-
ership roles of discoverers and the discovered. In this assemblage composed as a 
collection of traces, Adéagbo proposes learning from one another and dismantling 
clichés, stereotypes and hierarchies in favour of togetherness on an equal footing.
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*1942 in Cotonou, Dahomey (BN) 
lebt und arbeitet in Hamburg (DE) und Benin

*1942 in Cotonou, Dahomey (BN) 
lives and works in Hamburg (DE) and Benin

LES RELIGIONS ET L’HISTOIRE DES RELIGIONS  
AVEC LA FÊTE DES RELIGIONS, 2021 
Installation aus in Münster und Benin gefundenen und erworbenen Dingen,  
nach Anweisungen des Künstlers hergestellte Bilder und Skulpturen
Installation of objects found and acquired in Münster and Benin, paintings  
and sculptures created according to the artist’s instructions
Bilder ausgeführt von / Paintings realised by Benoît Adanhoume
Relief ausgeführt von / Relief realised by Hugues Hontondji
Kuratorische und logistische Unterstützung / Curatorial and logistical support:  
Stephan Köhler
Courtesy: Künstler / Artist, Kulturforum Süd-Nord
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Andrea Bowers

Aus den Werken von Andrea Bowers spricht eine politische Haltung, die zivilen 
Wiederstand in eine künstlerische Sprache übersetzt. In ihrer Videoarbeit „My 
Name Means Future“ lässt sie die junge Aktivistin Tokata Iron Eyes zu Wort kom-
men. Sie ist Mitglied des Standing Rock Sioux-Stammes in North Dakota, der die 
Initiative zum Baustopp der Dakota Access-Erdölpipeline mitbegründet hat. Bo-
wers verwebt persönliche Interviews mit Landschaftsaufnahmen und nähert sich 
dadurch den aktuellen politischen Fragen um Ressourcen und Ausbeutung über 
diese Entwicklung an. Der Name der Aktivistin wird zum Leitsatz des Videos. 
Schließlich bedeutet „Tokata“ in der Stammessprache „Zukunft“. In der Stimme der 
jungen Frau und im Körper der jugendlichen Aktivistin in der weiten Landschaft 
verwandelt Bowers Trauer und Angst in Hoffnung und Aufbruch.

A political stance that translates civil resistance into an artistic language is con-
veyed through the works of Andrea Bowers. In her video “My Name Means Future”, 
 Bowers lets the young activist Tokata Iron Eyes speak. Iron Eyes is a tribal member 
of the Standing Rock Sioux in North Dakota, the tribe which co-founded the initia-
tive to halt construction of the Dakota Access oil pipeline. Bowers interweaves per-
sonal interviews with landscape shots, thereby broaching current political issues 
dealing with resources and exploitation. The activist’s name becomes the title of 
the video. “Tokata” means “future” in her tribal language. Through the young wom-
an’s voice and her youthful activist body in the vast landscape, Bowers transforms 
sorrow and fear into hope and a fresh start.

*1965 in Ohio (US) 
lebt und arbeitet in Los Angeles (US)

*1965 in Ohio (US) 
lives and works in Los Angeles (US)
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MY NAME MEANS FUTURE, 2020 
Video, Farbe, Ton / Colour, sound, 51:06 Min.
Courtesy: Künstlerin / Artist
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Andrea Bowers

In vielen ihrer Arbeiten thematisiert Andrea Bowes Akteur:innen, die sich politisch 
engagieren. In einer Serie von Papierarbeiten steht die Auseinandersetzung mit 
der Friedens-, Umwelt- und Menschenrechtsaktivistin Petra Kelly im Zentrum. Wie 
auch Joseph Beuys war sie Gründungsmitglied der Partei „Die Grünen“ und auf-
grund ihrer Arbeit mit außerparlamentarischen Gruppen eine Hoffnungsträgerin 
vieler Emanzipationsbewegungen. Auf den Blättern schafft Bowers mittels einer 
Lederjacke, die Kelly bei Demonstrationen trug, ein eindringliches Portrait der wi-
derständigen Politikerin. Im Slogan „More Future!“ und in ausgewählten Zitaten von 
Kelly spitzt die Künstlerin politische Forderungen zu und aktualisiert sie. Auf dem 
vom LWL-Museum für Kunst und Kultur angekauften Blatt geht es darum, dass 
ökologische und ökonomische Fragen nicht gegeneinander ausgespielt werden 
dürfen. Mit der Abbildung von Petra Kellys Jacket und ihrem Appell untermauert 
Bowers die Unvereinbarkeit von permanentem Wachstum in einer kapitalistisch 
geprägten Gesellschaft und dem Schutz der Umwelt als wesent liche Lebens-
grundlage.

In many of her works, Andrea Bowers focuses on politically engaged individuals. 
She has explored peace, environmental and human rights activist Petra Kelly in a 
series of paper works. Like Joseph Beuys, Kelly too was a founder-member of the 
German party “Die Grünen”. Various emancipation movements regarded her as a 
beacon of hope on account of her work with extra-parliamentary groups. In her 
works on paper, Bowers’ rendering of a leather jacket Kelly wore at demonstrations 
yields a haunting portrait of the resistance politician. The artist escalates political 
demands and brings them up to date in her use of the slogan “More Future!” and 
selected quotes by Kelly. The print purchased by the LWL-Museum für Kunst und 
Kultur is a statement that ecological and economic issues should not be played off 
against each another. Bowers, in her image of Petra Kelly’s jacket and her rallying 
cry, stresses the incompatibility between a capitalist society’s permanent growth 
and the protection of the environment as an essential basis for life.

*1965 in Ohio (US) 
lebt und arbeitet in Los Angeles (US)

*1965 in Ohio (US) 
lives and works in Los Angeles (US)

Text auf der Zeichnung: 
Die Verwandlung von Wäldern in Wüsten, fruchtbarer 
Erde in ausgedörrten Beton und fließenden Flüssen  
in verschlammtes Hochwasser zeigt, dass nur durch 
die Pflege der Umwelt der Lebensunterhalt all derer 
gewährleistet werden kann, die am stärksten davon 
abhängig sind. Wir können nicht zulassen, dass öko-
nomische und ökologische Probleme gegeneinander 
ausgespielt werden. — Petra Kelly

PETRA KELLY’S JACKET, 2020, NR. / No. 5 
Pastell, Zeichenkohle, Graphit, Sprühfarbeauf Papier  
Pastel, charcoal, graphite, spray paint on paper, 30,5 × 36,8 cm
Edition von fünf Unikatzeichnungen produziert für das Museum Abteiberg  
Edition of five unique prints produced for Museum Abteiberg
Courtesy: Künstlerin / Artist
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Christine & Irene 
Hohenbüchler

Während wir das Wachstum von Pflanzen meistens positiv als ein Gedeihen wahr-
nehmen, offenbart sich die Verbreitung menschlicher Präsenz zunehmend als 
Nachteil für Natur und Mensch. Lebensraum ist ein rares Gut: Täglich wird wertvol-
le Fläche versiegelt, Mutterboden abgetragen und Landschaft zersiedelt. Christine 
und Irene Hohenbüchler gehen in ihren Zeichnungen dem enthemmten Wachstum 
regelrecht auf den Grund. Ausgehend vom lateinischen Wort „radikal“, das „Wurzel“ 
bedeutet, zeichnen sie ein positiv besetztes Bild pflanzlichen Wucherns. Die unter-
irdisch und unsichtbar wachsenden Wurzeln bilden ein fein verästeltes Netz, das 
Halt und Stabilität garantiert und sich weitläufig ausbreitet. Sie versorgen Pflanzen 
nicht nur mit Nährstoffen und Mineralien. Wurzeln sind die Voraussetzung für 
Wachstum, ein symbiotisches Leben und ein ausgeglichenes Ökosystem. Anders 
sieht dies bei der Ausbreitung des Menschen aus: Er ist ein parasitärer Nutznießer 
an der Natur. Als Gegenbild zum menschlichen Verhalten lassen sich die gezeich-
neten Wurzelwerke des Künstlerinnenduos als Aufforderung zu einer wirklich „radi-
kalen“ Änderung politischer Entscheidungen verstehen.

While we normally perceive plant growth as a positive phenomenon, as a thriving, 
the expansion of human presence is increasingly revealing itself to be disadvanta-
geous to nature and mankind. Habitat is a scarce commodity: precious land is 
sealed, topsoil removed and countryside overdeveloped on a daily basis. In their 
drawings, Christine and Irene Hohenbüchler literally get to the roots of unimpeded 
growth. Based on the Latin term “radical” (meaning root, German “Wurzel”) they 
create a positive picture of rampant plant growth. The roots, which grow under-
ground and invisibly, form a finely branched network that guarantees support and 
stability, while spreading extensively. They not only supply plants with nutrients and 
minerals, roots are essential for growth, symbiosis and a balanced ecosystem. The 
situation is different with the spread of human beings: humans are parasitic organ-
isms benefitting at nature’s expense. In contrast to the image of human behaviour, 
the artist duo’s root drawings can be interpreted as a call for truly “radical” change 
in political decisions.

*1964 in Wien (AU) 
leben und arbeiten in Wien (AU)

*1964 in Vienna (AU)  
live and work in Vienna (AU)
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WURZEL I – VI, 2021 
6-teilige Zeichnungsserie / Series of 6 drawings
Bleistift und Buntstift auf Papier / Graphite and coloured pencil on paper
je / each 70 × 100 cm
Courtesy: Künstlerinnen / Artists
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Nina Fischer & 
Maroan el Sani

Nina Fischer & Maroan el Sani entwickeln ihre Videoarbeiten häufig in Workshops 
und mittels performativer Szenen mit Schauspieler:innen. Für das Projekt „Die Al-
chemie der Wolken“ inszenieren die Künstler:innen im Regenwassersammelbe-
cken des stillgelegten Berliner Flughafens Tempelhof ein Planspiel. Wie auch der 
Ort, befinden sich die Protagonist:innen in einer Übergangssituation. Unter Hinzu-
nahme von Texten des japanischen Schriftstellers Toshiki Okadas wird eine leuch-
tende, über einem Dorf verharrende Wolke zum Katalysator einer unheilvollen Ge-
sellschaftsspaltung. Diese Wolke zwingt die Menschen zu entscheiden, ob sie 
radikal neue Lebens- und Wohnformen erproben und ihren Konsum drastisch ein-
schränken wollen oder ob alles bleiben soll, wie es ist. Das Naturphänomen ver-
bildlicht eine globale Problematik. Es steht für Gegensätze und Spannungsverhält-
nisse. Fischer & el Sani stellen über das nicht historische Ereignis der Spaltung, 
welche Gesellschaften global lähmen und zersetzen, die entscheidenden Fragen: 
Fühlen wir uns aufgefordert sofort zu handeln? Oder wollen wir unsere Wahrneh-
mung auf ein bloßes Naturphänomen beschränken und keine Konsequenzen zie-
hen?

Nina Fischer & Maroan el Sani frequently develop their video projects in workshops 
and employing performative scenes with actresses and actors. For the “Cloud Al-
chemy” project, the artists have staged a simulation game in the rainwater collec-
tion basin at Berlin’s abandoned Tempelhof Airport. Like the venue itself, the pro-
tagonists find themselves in a transitional situation. Using texts by Japanese writer 
Toshiki Okada, a glowing cloud hovering over a village becomes the catalyst for an 
ominous social divide. This cloud forces people to decide whether they want to try 
radically new ways of living and types of housing and drastically curtail their con-
sumption, or whether everything should remain as it is. The natural phenomenon is 
illustrative of a global problem, and represents differences and tensions. Fischer & 
el Sani pose key questions about the non-historical occurrence of division that pa-
ralyses and undermines societies around the world: Do we feel called to immediate 
action? Or do we want to limit our perception to one of a mere natural phenomenon 
and not draw any consequences?

*1965 in Emden (DE)  
*1966 in Duisburg (DE) leben und arbeiten in Berlin (DE)

*1965 in Emden (DE)  
*1966 in Duisburg (DE) live and work in Berlin (DE)
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Bitte betreten Sie die Installation (auf eigene Gefahr). 
Please enter the installation (at your own risk).

DIE ALCHEMIE DER WOLKEN –  
ART, ACTIVISM AND SPLITTING COMMUNITIES, 2021 
6-Kanal-Videoinstallation / 6 channel video installation, Farbe, Ton / Colour, sound
Filmdauer variabel / Duration variable, Holzkonstruktion / Timber structure
Koproduziert durch das / Co-produced by LWL-Museum für Kunst und Kultur
Gefördert durch das / Funded by Ministerium für Kultur und Wissenschaft des 
Landes NRW
Courtesy: Künstler:innen / Artists
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Eva Koťátková

Mit ihrer raumgreifenden Skulptur schafft Eva Koťátková einen Ort, an dem die ei-
gene Teilhabe in der Gesellschaft befragt und neu erfahren werden kann. Wie viele 
ihrer Arbeiten befasst sich das als „Maschine“ bezeichnete Werk mit den sozialen, 
institutionellen und physischen Strukturen des täglichen Lebens: Koťátková the-
matisiert Regeln und Einschränkungen, die unser Denken, Lernen, Bewegen und 
Verhalten prägen. Empathie spielt dabei eine zentrale Rolle: Sie ist die Kraft, durch 
die wir handeln und unsere Welt verstehen können. Während der Ausstellungszeit 
aktivieren Performer:innen die Arbeit mehrmals und entwickeln sie weiter. Sie fü-
gen neue Stoffbahnen hinzu, flicken Löcher und nähen Segmente an. Nebst dieser 
handwerklichen Tätigkeit sprechen sie mit den Besucher:innen über die Teilhabe 
an der Gesellschaft. Ausgetauscht werden eigene Erzählungen und welche, die 
seit der Entstehung dieses Werkes bei seinen vorherigen Ausstellungsorten ge-
sammelt wurden. Die Besucher:innen sind eingeladen, die an die Wand gelehnten 
Schilder zu lesen. Ebenso können sie bei den Aktivierungen die Geschichten Per-
former:innen hören und an diesen intimen Momenten teilhaben. Oder sie berich-
ten eigene Geschichten und werden so Teil der kollektiven Erzählung.

With her room-sized sculpture, Eva Koťátková creates a place where one’s own par-
ticipation in society can be questioned and experienced in a new way. Like much of 
her work, the piece called “Machine” deals with the social, institutional and physical 
structures of everyday life. Koťátková addresses the rules and restrictions that 
shape how we think, learn, move and behave. Empathy plays a major role in these 
processes. It is the force enabling us to act and understand our world. Performers 
activate the work several times and further develop it over the duration of the exhi-
bition. They add new fabric panels, mend holes and sew on segments. While doing 
this, they speak with the visitors about participation in society. They share their own 
stories and those gathered since the creation of this piece at its previous venues. 
Visitors are invited to read the signs leaning against the wall. During the activations, 
visitors can also listen to the performers’ stories, thereby sharing in these intimate 
moments. Alternatively, they can tell their own stories, thereby becoming part of the 
collective narrative.

*1982 in Prag (CZ) 
lebt und arbeitet in Prag (CZ)

*1982 in Prague (CZ) 
lives and works in Prague (CZ)
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Aktivierung der Installation durch Performer:innen 
Installation activation by performers:
Freitag / Friday, 26.11.2021, 18 – 22 Uhr 
Sonntag / Sunday, 5.12.2021, 13 – 18 Uhr 
Freitag / Friday, 14.01.2022, 18 – 22 Uhr 
Sonntag / Sunday, 13.02.2022, 13 – 18 Uhr

Performer:innen / Performers: Katarina Kloppe, Sebastian 
Knipp, Maria Renee Morakes Garcia & Inès von Patow

MACHINE FOR RESTORING EMPATHY, 2019 
Mixed-Media-Installation, Performance
Dimensionen variabel / Dimensions variable
Courtesy: Künstlerin / Artist, Galerie Meyer Riegger

LW
L-M

useum
  

für Kunst und Kultur



42 43

Thirza Cuthand

Klimawandel, Kriege, Umweltverschmutzung und die Nachwirkungen groß ange-
legter Kolonialprojekte haben das Land zerstört und nahezu unbelebbar gemacht. 
Das hat die weißen Siedler:innen veranlasst, die Erde zu verlassen. Während sie 
nun auf dem Mars leben und auch diesen Planeten durch „Terraforming“ ausbeuten, 
sind die indigenen Erdbewohner:innen zurückgeblieben. Das ist der Schauplatz für 
das Video „Reclama tion“. Thirza Cuthand greift mit subtilem Witz das Zusammen-
spiel verschiedener Pro ble ma ti ken wie Klima-Notstand und Kolonialpolitik auf, in-
dem sie ein informelles Interview mit drei „Eingeborenen“ inszeniert. Gebeutelt von 
rassistisch-kolonialem Kapitalismus, selbstverständlich gewordenem Militarismus 
und Queerphobien ausgesetzt, entwerfen die drei Lösungen für Krisen. In dieser 
Fiktion über unser Zusammenleben stellen sie sich selbst die Aufgabe, das Mögli-
che zurückzufordern. Humorvoll und mit durchaus hoffnungsvollen Wendungen 
erzählen sie davon, wie Gesellschat ohne hierarchische Spaltung denkbar wäre 
oder das ökologische Gleichgewicht wiederhergestellt werden könnte.

Climate change, wars, environmental pollution and the aftermath of large-scale co-
lonial projects have destroyed the world’s land and rendered it almost uninhabita-
ble. This has caused the white settlers to leave the earth. While they now live on 
Mars and are also exploiting that planet by means of “terraforming”, the indigenous 
earthlings have stayed behind. This is the setting for Thirza Cuthand’s video “Rec-
lamation”. The video artist employs subtle wit in treating the interaction of various 
issues such as climate emergency and colonialism by staging an interview with 
three “natives”. Wracked by racist-colonial capitalism, exposed to both a quasi 
matter-of-course militarism and queer phobias, the three draft crisis solutions. In 
this fictional narrative on our co-existence, they set themselves the task of reclaim-
ing what is possible. With humour and some rather hopeful twists, they tell us a tale 
of what society without hierarchical divisions could be like and how an ecological 
balance could be restored.

*1978 in Regina, Saskatchewan (CA) 
lebt und arbeitet in Toronto (CA)

*1978 in Regina, Saskatchewan (CA) 
lives and works in Toronto (CA)
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RECLAMATION, 2018
Video, Farbe, Ton / Colour, sound, 13 Min.
Courtesy: Künstlerin / Artist
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Andreas Siekmann

Andreas Siekmann setzt sich in seinen Arbeiten mit globalen Kreisläufen wie Ar-
beits- oder Produktionsverhältnissen auseinander sowie der Privatisierung des 
öffentlichen Raums. Im Zentrum stehen dabei meist Missverhältnisse, die zum 
Nachteil Vieler als auch zu Schäden an Mensch und Planet führen. Für seine „Auf-
zeichnungen aus einem postfaktischen Zeitalter“ skizziert er gegenständlich und 
detailreich verschiedene Ideen für Installationen im Stadtraum. Es handelt sich da-
bei eher um bildhaft formulierte Gedanken als um praktische Vorschläge zur Reali-
sierung. Die gezeichneten Szenen lassen sich wie Bildfragen lesen: Wie können 
die Folgen des industriellen Sojaanbaus im städtischen Raum anschaulich ge-
macht werden? Sind neoliberale Wirtschafts ansichten egoistisch, bisweilen fana-
tisch und gefährlich? Wäre es moralisch vertretbar, Bundestagsabgeordnete in ein 
Flüchtlingsschlauchboot zu setzen, um die Gefahren der Mittelmeerüberquerung 
besser nachvollziehen zu können? 

Andreas Siekmann’s work deals with global cycles such as labour and production 
relations and the privatisation of public space. The focus is usually on disparities 
that result in harm to people and damage to the planet. For his “Aufzeichnungen 
aus einem post faktischen Zeitalter”, Siekmann has drawn in great representational 
detail a variety of different ideas for urban space installations. These are more pic-
torially conceived notions than practical proposals for realisation. The scenes Siek-
mann has depicted can be read like questions about visual portrayal. How can the 
consequences of industrial soy cultivation be rendered visible in urban areas? Are 
neo liberal economic views selfish, at times reckless and dangerous? Would it be 
morally justifiable to put members of the German Bundestag on a refugee boat so as 
to enable them to better comprehend the dangers of crossing the Mediterranean?

*1961 in Hamm (DE) 
lebt und arbeitet in Berlin (DE)

*1961 in Hamm (DE) 
lives and works in Berlin (DE)
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AUFZEICHNUNGEN AUS EINEM POSTFAKTISCHEN ZEITALTER, 2018 
68-teilige Zeichnungsserie / Series of 68 drawings
Aquarell und Bleistift auf Papier / Watercolours and pencil on paper 
je / each 19 × 12 cm
Sammlung / Collection LWL-Museum für Kunst und Kultur, Dauerleihgabe  
aus der / Permanent loan from the Kunstsammlung der Westfälischen  
Provinzial Versicherung 
Courtesy: Künstler / Artist
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Johan Grimonprez

Vor 500 Jahren stellte der Staatsphilosoph Niccolò Machiavelli fest, dass es für 
den Fürsten besser sei, gefürchtet als geliebt zu werden. Im Interview mit dem 
Künstler Johan  Grimonprez fragt nun der Philosoph Michael Hardt, was es bedeu-
ten würde ein politisches System auf Liebe anstatt auf Furcht aufzubauen. Wie 
lässt sich eine Gesellschaft umgestalten, die zunehmend von Krieg, Angst, Flucht 
und Ungleichheit kultiviert wird? Hardt sucht eine Antwort in dem, was er „Gemein-
güter“ nennt. Damit bezeichnet er nicht nur natürliche Ressourcen, sondern auch 
Sprachen und Beziehungen, die wir  miteinander eingehen. Grimonprez bringt 
Hardts Ausführungen zur Liebe als Grundsatz einer funktionierenden Gesellschaft 
in Verbindung zum dystopischen Stadtstaat „Alpha ville“ (1965). Jean-Luc Godards 
berühmter Science-Fiction-Film zeigt eine futuristische Stadt, in der Emotionen 
geächtet werden. Alle Wörter, die mit Zuneigung zu tun haben, sind dort verboten. 
Dem filmischen Bild einer entfremdeten Gesellschaft, die Liebe kategorisch ab-
lehnt, steht Hardts Konzept von Dialog und Kooperation entgegen. 

The political philosopher Niccolò Machiavelli observed some 500 years ago that it 
is better for a prince to be feared than loved. In the interview with artist Johan Gri-
monprez, the philosopher Michael Hardt now asks what creating a political system 
based on love instead of fear would mean. How can we transform a society where, 
increasingly, war, fear, flight and inequality are fostered? Hardt seeks an answer in 
what he calls ‘common resources’. What he means by this is not only natural re-
sources but also languages and the relationships we form with each other. Grimon-
prez links Hardt’s statements about love as a principle of a functioning society with 
the dystopian city-state “Alphaville” (1965). Jean-Luc Godard’s famous science fic-
tion film shows a futuristic city where emotions are outlawed. All words that have to 
do with affection are banned there. The cinematic image of an alienated society 
that rejects love is countered by Hardt’s concept of dialogue and cooperation.

*1962 in Roeselare (BE) 
lebt und arbeitet in Brüssel (BE), Griechen land und New York City (US)

*1962 in Roeselare (BE)  
lives and works in Brussels (BE), Greece and New York City (US)
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EVERY DAY WORDS DISAPPEAR |  
MICHAEL HARDT ON THE POLITICS OF LOVE, 2016 
Video, Farbe, Ton / Colour, sound, 15:30 Min.
Geschnitten von / Edited by Sabine Groenewegen
Produziert von / Produced by zap-O-matik 
Ko-Produziert von / Co-produced by Museumcultuur Strombeek, GentconTour
Gefördert von / Funded by Franders State of the Art Vlaamse Gemeenschapscommissi
Courtesy: Künstler / Artist
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Alice Creischer

Alice Creischer entwickelt für die Ausstellung angelehnt an Janoschs „Geschichte 
von Antek Pistole“ eine Reflektion zur Überproduktion. Janosch schrieb seine Er-
zählung über einen Besenmacher, der nicht aufhören kann Besen zu machen und 
schließlich schlimm endet. Creischer bringt diese vor Ort mit Kommentare in fort-
laufenden Linien an die Wand. Mittels Fäden und Objekten verwebt sie die Ge-
schichte mit einem zweiten Thema: der Problematik der unbeschränkten Fleisch-
produktion. Ihre „Schweinefabel“ übt nicht nur im Hinblick auf Ethik und Ökologie 
Kritik an der Massentierhaltung, die im sogenannten „Schweinegürtel“ des Müns-
terlandes lokal besonders exzessiv betrieben wird. Sondern sie fordert die Besu-
cher:innen auch auf, selbst einen Besen in die Hand zu nehmen, dabei der Ge-
schichte über eine Audiospur zu lauschen und sich in der Endlosigkeit der 
Textschlaufen zu verlieren. Vor allem aber ist Creischers Arbeit, die auch an Joseph 
Beuys’ Aktion „Ausfegen“ (1972) erinnert, eine Aufforderung aus derartigen Kreis-
läufen auszusteigen und für Wandel einzutreten.

For the exhibition, Alice Creischer has developed her reflections on overproduction, 
which she has based on the story “Geschichte von Antek Pistole” (Story of Antek 
Pistole) by Janosch. Janosch wrote his tale about a broom maker who can’t stop 
making brooms and ends up badly. Creischer brings this popular tale to the muse-
um, showing it on the wall with continuous lines of comments. She uses threads 
and objects to interweave a second theme into the story: the problem of industrial 
meat production. Her “pig fairy tale” is not just a form of ethical and ecological crit-
icism of factory farming, practiced excessively in what is referred to as the “pig belt” 
in the region around Münster. Creischer also invites visitors to take a broom into 
their own hands while listening to an audio track of the story and to loose them-
selves in the infinite text loops. With the broom, Creischer also references Joseph 
Beuys’ “Ausfegen” (“Sweeping” or “Cleaning out”) action in 1972 and calls on peo-
ple to exit such spirals and advocate change.

*1960 in Gerolstein (DE) 
lebt und arbeitet in Berlin (DE)

*1960 in Gerolstein (DE) 
lives and works in Berlin (DE)
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WIDERLEGUNG DER GESCHICHTE VON ANTEK PISTOLE, 2021 
Rauminstallation aus bemalter Leinwand, Tisch, Fäden, Papiercollage, Broschüre, 
Wandzeichnung und Besenobjekte mit Lautsprechern und einer Audiospur  
(15:00 Min.) mit Auszügen aus Janoschs „Die Geschichte von Antek Pistole“ 
Room installation made of painted canvas, table, threads, paper collage, brochure, 
wall drawing and broom objects with speakers and an audio track (15:00 mins.) 
with excerpts from Janosch’s “Die Geschichte von Antek Pistole”
Courtesy: Künstlerin / Artist, KOW
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Bitte nehmen Sie sich einen Besen  
und lauschen Sie seiner Geschichte. 
Please take a broom and listen to  
its story.
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Cao Fei

„Das System kann nicht scheitern“ – diese Aussage in Cao Feis filmischem Werk 
„Nova“ ist ein Kommentar auf die Kritikresistenz der heutigen Gesellschaft. Im Film 
jedoch ist jedes System gescheitert. Der Kapitalismus und seine Begleitphänome-
ne sind verschwunden, die Ikonen des Kommunismus, die von Plakaten herab auf 
die Straßen von Nova blicken, scheinen Relikte einer längst vergangenen Ära zu 
sein. In dieser futuristischen Retrowelt bewegt sich ein zeitreisender Astronaut. Als 
Testsubjekt wurde er von einem Supercomputer aus der Zeit katapultiert und ist 
nun auf der Suche nach einem Weg zurück. Dabei begegnet er immer wieder zu-
künftigen und vergangenen Versionen seines eigenen Ichs und seines Vaters. Fei 
thematisiert Zwischenstadien von Virtualität und Realität, vor allem aber die er-
schreckende Idee einer neuen Menschheit. Selbst da, wo der Mensch die eigene 
Spezies überwunden hat, bleiben alte systemische Strukturen bestehen. Die Frage 
nach einer Zukunft wird in dieser Dystopie am Ende der Ausstellung in eine Frage 
nach der eigenen Vergangenheit verkehrt. 

“The system cannot fail” – this statement in Cao Fei’s video “Nova” is a commentary 
on today’s widespread resistance to criticism. In the film, however, every system 
has failed. Capitalism and its accompanying phenomena have disappeared, the 
icons of Communism peering down on Nova’s streets from posters seem to be rel-
ics of a long-gone era. A time-travelling astronaut moves through this futuristic ret-
ro-world. As a test subject, he was catapulted out of time by a supercomputer and 
is now on a quest to find a way back. In the process, he repeatedly encounters fu-
ture and past versions of his own ‘I’ and of his father. Fei addresses intermediate 
stages of virtuality and reality, but above all the disturbing notion of a new humanity. 
Even where humans have overcome their own species, old systemic structures re-
main. At the end of the exhibition, the question of a future is turned into a question 
of one’s own past. 

*1978 in Guangzhou (CH) 
lebt und arbeitet in Peking (CH)

*1978 in Guangzhou (CH) 
lives and works in Bejing (CH)
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NOVA, 2019 
Video, Farbe, Ton / Colour, sound, 97:34 Min.
Courtesy: Künstlerin / Artist, Sprüth Magers, Vitamin Creative Space
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Raul Walch

Raul Walchs künstlerische Praxis besteht häufig darin, eine Initiative zu ergreifen 
und Andere in seine meist ortsspezifischen Interventionen einzubinden. Ausge-
hend von Beobachtungen zur Energiegewinnung im Umland von Münster und 
Workshops mit Schüler:innen vor Ort, produziert Walch zwei räumlich und inhaltlich 
miteinander verknüpfte Arbeiten. Das Video im Innenhof thematisiert die gesell-
schaftliche Realität des Energieverbrauchs eher dokumentarisch. Im Innenraum 
schafft ein Mobilée einen poetischen Zugang für eine Auseinandersetzung mit 
Windkraft als Energieressource. Für frühere Arbeiten gestaltete Walch mitunter Se-
gelboote, Drachen und Fahnen mit mehrfarbigen Mustern und verlieh damit recy-
celten Stoffen neue Qualitäten. Mithilfe der Materialität als auch dem Verhalten von 
Objekten im Wind lotet der Künstler das soziale Potenzial von Kunstwerken aus. Für 

„Nimmersatt?“ untersucht er die Umwandlungsprozesse zweier Werkstoffe: Carbon 
wird zum Betonersatzstoff, Stoff zu Papier. Das Ende des Wachstums ist für Walch 
keine ideologische Idee, sondern Ansatzpunkt für neu zu etablierende Praktiken.

Raul Walch’s artistic practice often consists of launching an initiative and involving 
others in his mostly site-specific interventions. Based on observations of energy 
production in the area around Münster, and on workshops with local school stu-
dents, Walch has created two works linked spatially and in terms of content. The 
video visible on the wall of the so-called Patio (courtyard) addresses the social real-
ity of energy consumption in a rather documentary fashion. In the interior, a mobilée 
offers a poetic approach to contemplating wind power as a source of energy. In his 
earlier works, Walch sometimes designed sailboats, kites and flags with multi- 
coloured patterns, lending new qualities to recycled fabrics. The artist explores the 
social potential of artworks based on the materiality as well as the behaviour of ob-
jects in the wind. For “Nimmersatt?” he investigates the transformative processes 
of two materials: carbon becomes a substitute for concrete; fabric becomes paper. 
For Walch, the end of growth is not an ideological concept but a starting point for 
establishing new practices.

*1980 in Frankfurt am Main (DE) 
lebt und arbeitet in Berlin (DE)

*1980 in Frankfurt am Main (DE) 
lives and works in Berlin (DE)
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DIE FEINEN UNTERSCHIEDE, 2021
Mobilée Installation aus Stoff, Schnur, Draht, Metall, Papier, Carbon, Beton  
Made of fabric, string, wire, metal, paper, carbon, concrete

NICHTS ODER DIE WELT (VON MORGEN), 2021
Video, Farbe, Ton / Colour, sound, 12 : 30 Min.

NICHTS ODER DIE WELT, 2021 
Video, Farbe, kein Ton / Colour, no sound, 7 : 20 Min.
Ab Einbruch der Dunkelheit sichtbar / Visible after dark

Courtesy: Künstler / Artist

Projektraum / Project space:
Zugang über / Entrance via  
Westfälischer Kunstverein
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Patio (courtyard)
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Anita Molinero
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Eine Skulptur aus zwei gestapelten und mit dem Flammenwerfer in einer irreversib-
len Geste deformierten Plastikmülltonnen von Anita Molinero auf dem Vorplatz so-
wie weitere skulpturale Arbeiten im Westfälischen Kunstverein kommentieren unse-
ren exzessiven Konsum und unsere Wertvorstellungen von Rohstoffen. Nicht die 
traditionell mit dem Erscheinungsbild von Skulpturen verbundenen Materialien wie 
Marmor oder Bronze sind die Stoffe, die uns umgeben; vielmehr sind Müll und Plas-
tik die Materialien unserer Zeit. Stehen die einen für das Ewigliche und eine Wert-
schätzung der Langlebigkeit, sind gerade diese Eigenschaften bei Müll, bei Indust-
rieprodukten und synthetisch erzeugten Materialien höchst problematisch. Die 
verwundeten, verschmolzenen, wuchernden Müllcontainer sind monströs und ba-
rock zugleich. Dieses formale Spannungsverhältnis überträgt sich auf deren Wir-
kung zwischen Verweigerung und Protest. Eine laute, einladend-humorvolle Geste 
des Anpackens statt eines pessimistischen Ausblicks markiert so den Beginn der 
Ausstellung im Kunstverein.

Installed in the forecourt of Westfälischer Kunstverein is a sculpture by Anita Mo-
linero made of two stacked plastic bins deformed in an irreversible gesture by 
means of a flamethrower. This piece, together with more sculptural works inside the 
Kunstverein, comment on our excessive consumption and the value system we ap-
ply to raw materials. The elements traditionally associated with the appearance of 
sculptures, such as marble and bronze, are not those that surround us. The materi-
als of our age are instead rubbish and plastic. While traditional materials stand for 
the everlasting and an appreciation for durability, it is precisely these properties 
that are highly problematic when it comes to waste, industrial products and syn-
thetics. The warped, melted, sprawling rubbish containers are monstrous and ba-
roque at the same time. This formal tension infuses the work’s effect, somewhere 
between rejection and protest. A loud, invitingly humorous gesture of tackling 
things rather than assuming a pessimistic outlook thus kicks off the Kunstverein 
exhibition.

*1953 in Floriac (FR) 
lebt und arbeitet in Paris (FR)

*1953 in Floriac (FR) 
lives and works in Paris (FR)
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SANS TITRE, 2021
Behälter aus Polyethylen auf Betonsockel / Polyethylene bins on concrete plinth
ca. 239 × 164 × 162 cm  
Koproduziert von / Co-produced by Westfälischer Kunstverein
Künstlerische Assistenz / Artistic Assistance: Roberto Verde und / and Géraldine Py
Logistische und organisatorische Unterstützung /  
Logistical and organizational support: Camille Gouget
Courtesy: Künstlerin / Artist, Galerie Thomas Bernard

Mit Unterstützung von / Supported by  
Trampoline, Association in support of the French Art Scene
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Matt Mullican

Für die Skulptur Projekte in Münster 1987 konzipierte Matt Mullican ein großflächi-
ges Bodenrelief aus Granitplatten, die er durch Sandstrahlen mit verschiedenen 
Motiven seiner typischen, enzyklopädischen Zeichensysteme versehen hat. Seine 
Motive entstammen stets dem Alltag, der realen Welt. Sie sind eine Aneignung von 
Welt, Wissen und Kultur, stellen Zusammenhänge her und verweisen zugleich auf 
ihre konkrete Umgebung. Nahm Mullicans Beitrag für die Skulptur Projekte semio-
tisch Bezug auf die Forschung im das Relief umgebenden Chemischen Institut der 
Universität Münster, greift seine für „Nimmersatt?“ entstandene Arbeit die Umge-
bung des Prinzipalmarkts auf. Dort installiert der Künstler an den Fassaden der 
Kaufhäuser lange Flaggen mit einem Zeichensystem, das auf Formen des Han-
delns und des Warentauschs anspielt. Auf diese Weise dehnt sich die Ausstellung 
auch in den öffentlichen (Konsum-)Raum aus, der zwischen allen drei beteiligten 
Ausstellungshäusern liegt, und markiert die Kreisläufe von Ressourcen und Produk-
ten als Prozess, der uns alle einschließt.

For the Sculpture Projects in Münster 1987 Matt Mullican created an extensive 
ground relief of granite slabs on which he had sandblasted different motifs from the 
encyclopaedic sign system that has become so typical of his work. These motifs 
are always taken from everyday life, the real world. They represent an appropriation 
of world, knowledge and culture, create links, and at the same time point to their 
concrete surroundings. While Mullican’s contribution to the Sculpture Projects re-
ferenced, semiotically, the research carried on in the Chemistry Institute of Münster 
University which surrounded the relief, his work for “Nimmersatt?” involves the sur-
roundings of the Prinzipalmarkt. On the facades of the department stores there the 
artist hangs long flags featuring a sign system that alludes to forms of goods trad-
ing and exchange. In this way the exhibition extends out into the public (consumer) 
domain located between all three exhibition venues, and ‘flags up’ the cycles of re-
sources and products as a process that comprises us all.

*1951 in Santa Monica, Kalifornien (US)  
lebt und arbeitet in Berlin (DE) und New York (US)

*1951 in Santa Monica, California (US)  
lives and works in Berlin (DE) and New York (US)
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4 × 8 FLAGS FROM A STONE, 2021 
Installation im Außenraum an den Fassaden des Prinzipalmarkts 
Outdoor installation on the facades around the Prinzipalmarkt
32 Fahnen / Flags, Digitaldruck auf Polyester / Digital printing on polyester 
je / each 150 × 500 cm
Courtesy: Künstler / Artist, Galerie Mai 36
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Hörstücke  
Audio pieces

Konzipiert von / Developed by  
Raphael Smarzoch und / and Miriam Zeh

In deutscher Sprache eingesprochen / Recorded in German 
Ins Englische übersetzt von / Translated to English by  
Tim Connell 

Martina Hefter
*1965 in Pfronten / Allgäu, lebt und arbeitet / lives and works in Leipzig

IN DIE WÄLDER GEHEN, HOLZ FÜR EIN BETT KLAUEN, 2021 
Gelesen von / Read by Bettina Scholmann, 10 : 48 Min. 
Auszug aus „In die Wälder gehen, Holz für ein Bett klauen“,  
erschienen bei / published by kookbooks, 2021

Lisa Krusche
*1990 in Hildesheim, lebt und arbeitet / lives and works in Braunschweig

AUFZEICHNUNGEN AUS DEM ANDERSWO, 2021 
Gelesen von / Read by Bettina Scholmann, 8 : 25 Min.

Felix Maschewski & Anna-Verena Nosthoff
*1985 in Hamburg und / and *1988 in Verl, leben und arbeiten / live and work in Berlin

„THE MORE YOU DRIVE THE MORE YOU GET“ – ODER:  
IMAGINIERTE ZUKUNFT IM ALS-OB-NICHT!, 2021 
Gelesen von / Read by Christoph Wittelsbürger, 11 : 08 Min.

Die Hörstücke werden an allen drei Orten präsentiert. 
Sie erscheinen ebenfalls als Texte in deutscher und 
englischer Sprache in der Publikation zur Ausstellung.

The audio pieces are presented at all three 
 venues. They will also appear as German and 
English texts in the exhibition publication.
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4 €  /  ermäßigt 2 € 
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Mathis Altmann

Mathis Altmann wendet sich in seinen installativen Werken aus (entsorgten) 
Konsum gütern, Werbematerial und Bauwerkstoffen dem Überfluss und der Un-
übersichtlichkeit der Welt zu. Dabei interessiert ihn besonders der spezifische „Mil-
lennial Moment“, der die Kluft zwischen kreativ-digitaler Arbeitswelt und kapitalisti-
scher Selbstausbeutung zu kitten versucht. Mit „wewontwork (inhale/exhale)“ 
propagiert er eine ironisch gebrochene Verweigerungshaltung gegenüber Formen 
von „New Work“, die eine kapitalistisch geprägte Illusion von Gemeinschaftlichkeit 
inszenieren. Im Co-Working-Space trifft der auf Singularität bedachte Hedonist auf 
eine gleichgesinnte Gemeinschaft, ohne zu bemerken, dass auch dieses Bedürfnis 
im „McDonalds der Selbstverwirklichung“ (Altmann) längst vom kapitalistischen 
System vereinnahmt, passgenau bedient und in Profit verwandelt worden ist. Alt-
mann lässt die Entdeckungen in einem globalisierten städtischen Alltag in seine 
künstlerische Praxis einfließen, und so finden der tatsächliche ebenso wie der 
sprichwörtliche Müll der Leistungsgesellschaft Eingang in seine Werke.

In installations consisting of (discarded) consumer goods, advertising and building 
materials, Mathis Altmann turns his attention to the world’s affluence and confusing 
complexity. He is particularly interested in the specific “millennial moment” that at-
tempts to bridge the gap between the creative-digital world of work and capitalistic 
self-exploitation. With “wewontwork (inhale/exhale)” he promotes an ironically bro-
ken attitude of refusal towards forms of “New Work” that stage a capitalistically- 
tinged illusion of communality. At the co-working space the hedonist bent on singu-
larity meets a like-minded community without noticing that this need too has long 
since been monopolized by the capitalist system, appropriately served, and trans-
formed into profit in the “McDonald’s of self-realization” (Altmann). Altmann allows 
discoveries made in a globalized urban everyday to flow into his artistic practis with 
the result that the real as well as the idiomatic detritus of our meritocracy gains 
access to his work.

*1987 in München (DE) 
lebt und arbeitet in Berlin (DE)

*1987 in Munich (DE) 
lives and works in Berlin (DE)
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WEWONTWORK (INHALE / EXHALE), 2021
LED-Beleuchtung, Acryl, pulverbeschichteter Stahl  
LED lighting, acrylic, powder coated steel
30 × 250 × 6 cm, Auflage / Edition of 3 (+ 1 AP) 
Courtesy: Künstler / Artist, Fitzpatrick Gallery
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Anna McCarthy

Anna McCarthys Projekte gehen meist von aktuellen gesellschaftspolitischen Er-
eignissen aus und entwickeln sich in Inhalt und Form immer kontextbezogen. Da-
bei arbeitet sie in den verschiedensten Medien: Zeichnung, Malerei, Collage, 
Skulptur und Video; sie veröffentlichte das Buch „How to Start a Revolution“, sowie 
Musik alben mit ihrer Band Damenkapelle, entwickelte Performances, ein Musical 
und jüngst eine Parade durch die Stadt München. Der gemeinsame Nenner all die-
ser Formate ist stets der laute Humor und ein appellativer Gestus, der zu Eigenver-
antwortung und zum Handeln auffordert. Für „Nimmersatt?“ hat sie die raumgrei-
fende Installation „The Human Fountain“ entwickelt, die sich, ganz dem Thema des 
(Post-)Wachstums angemessen, wuchernd und wachsend in den Ausstellungs-
raum einnistet. 

Anna McCarthy’s projects are often based on current socio-political events and 
their theme and form are always developed in relationship to a context. For this she 
uses the most varied of media: drawing, painting, collage, sculpture and video; she 
has published the book “How to Start a Revolution”, and also released music al-
bums with her band Damen kapelle, she has developed concepts for performances, 
a musical and recently a parade through the city of Munich. What all these formats 
have in common is their  audible humour and an appellative gesture that calls both 
for individual responsibility and for  action. For “Nimmersatt?” the artist has created 
the expansive installation “The Human Fountain”. Fully in keeping with the theme of 
(post)growth, it rambles and proliferates as it settles into the exhibition space. 

*1981 in München (DE) 
lebt und arbeitet in München (DE)

*1981 in Munich (DE) 
lives and works in Munich (DE)
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THE HUMAN FOUNTAIN, 2021
Installation, Maße variabel / Dimensions variable

PORTAL OF LOVE, 2021
Installation, 177 × 210 × 21 cm 

DRINK COLD PISS WARM, 2016
Video, Farbe, Ton / Colour, sound 25:48 Min.
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Anita Molinero

Anita Molinero markiert den Eingang des Westfälischen Kunstvereins und begegnet 
uns auch im Ausstellungsraum wieder. Ein großer Reifen wird ausgefüllt und nahezu 
gesprengt durch in ihm verkeilte, wuchernde Plastikmülltonnen. Diese Geste des 
Wucherns und rücksichtslosen Wachsens ebenso wie die verwendeten Materialien 
Autoreifen, Plastik, Mülltonnen evozieren ein unmittelbares Reflektieren über unse-
ren Umgang mit Ressourcen und über ihre Kreisläufe. 
Seit 1995 arbeitet die Künstlerin mit verschiedenen Kunststoffen, die sie aufgrund 
ihrer (unerwünschten) Langlebigkeit für einen zeitgemäßen Kommentar zu unserer 
Lebensrealität hält und die sie mithilfe eines Flammenwerfers verformt und ver-
fremdet – so auch die Serie „Mur de feux“, geschmolzene Brems- und Rücklichter 
von Autos. Molinero ist es keineswegs an einer moralischen Ermahnung gelegen, 
vielmehr erfreut sie sich an einer monströsen Formensprache, die in Volumen, 
 Präsenz und Ausgangsmaterial immer auch einen Bezug zwischen Mensch und 
 Maschine herstellt. So verwundert es nicht, wenn die Künstlerin als wichtige Refe-
renzen ihre Lieblingsfilme „Terminator“, „Alien“ und „Mad Max“ nennt.

Anita Molinero kicks of the exhibition at Westfälischer Kunstverein in the forecourt 
and reappears with more works in the exhibition space. A large tire is filled and almost 
blown up by sprawling plastic garbage bins wedged inside it. This gesture of prolifer-
ation and reckless growth, as well as the materials used – car tires, plastic, garbage 
bins – evoke an immediate reflection on our use of resources and their cycles. 
Since 1995, the artist has been working with various plastics, which she considers a 
suitable commentary on our contemporary reality due to their (unwanted) longevity. 
She deforms and alienates the pre-fabricated plastic with the help of a flame throw-
er – such as the series “Mur de feux”, melted brake and tail lights of cars. Molinero 
is by no means interested in a moral admonition; rather, she delights in a monstrous 
language of forms that, in terms of volume, presence, and source material, always 
establishes a relationship between man (or rather woman) and machine. Thus it is 
not surprising when the artist cites her favorite films “Terminator”, “Alien”, and 

“Mad Max” as important references.

*1953 in Floriac (FR) 
lebt und arbeitet in Paris (FR)

*1953 in Floriac (FR) 
lives and works in Paris (FR)
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MUR DE FEUX, 2015
Serie von 18 geschmolzenen Autoheckleuchten / Series of 18 burned car lights
Maße variabel / Dimensions variable

SANS TITRE, 2009
Reifen aus Natur- und Synthesekautschuk mit Rußzusatz, Behälter aus  
Polyethylen, Kabel / Natural and synthetic rubber tire with carbon black add-on,  
polyethylene bins, cable, 150 × 160 × 130 cm

Courtesy: Künstlerin / Artist, Galerie Thomas Bernard

Mit Unterstützung von / Supported by  
Trampoline, Association in support of the French Art Scene
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Maria D. Rapicavoli

Die sizilianische Künstlerin Maria D. Rapicavoli fotografierte die „Storefronts“ wäh-
rend der Black Lives Matter-Proteste im Frühsommer 2020 in New York, als La-
deninhaber:innen ihre Lokale durch Brettervernagelungen vor Vandalismus zu 
schützen versuchten. Die Verführung zum Konsum, die sonst von Schaufenstern 
der Luxusmarken ausgeht, das Glücksversprechen durch Solvenz von großen 
Banken – all dies wurde jäh unterbrochen und die Konsument:innen gar grob zu-
rückgewiesen durch sporadische und wenig schmeichelhafte Schutzwälle. Für ei-
nen kurzen Moment stand das kapitalistische System still, war selbst von der Ener-
gie und Wut der protestierenden Massen, die so gar nicht ihren treuen Kund:innen 
glichen, vor Angst erstarrt und ratlos.

Sicilian artist Maria D. Rapicavoli photographed the “Storefronts” of shops in Man-
hattan during the ‘Black Lives Matter’ protests in New York in early summer 2020, 
when store owners attempted to protect their premises from vandalism by board-
ing them up. The seductive draw to consume that otherwise emanates from store 
windows displaying luxury brands, the happiness promised by big bank solvency – 
all this was abruptly interrupted and consumers even rudely held at bay by sporadi-
cally installed and unflattering protective barriers. For a brief moment, the capitalist 
system stood still, itself perplexed and frozen with fear, stunned by the energy and 
anger of the protesting crowds who were so unlike its hosts of loyal customers.

*1976 in Catania (IT) 
lebt und arbeitet in New York (US)

*1976 in Catania (IT) 
lives and works in New York (US)

UNTITLED (BOARDED UP STOREFRONTS IN NYC), 2020 
Farbfotografien / Colour-photographs
Courtesy: Künstlerin / Artist
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Sophie Utikal

Sophie Utikal näht großformatige Stoffbanner mit figurativen und damit unmittelbar 
lesbaren Szenarien, die einstehen für abstrakte Schlüsselbegriffe und Ängste unse-
rer Zeit. „Coexisting“ entwirft die Vision einer Zukunft, in welcher fiktive Wesen auf 
der zerstörten Erde ankommen und versuchen, diese mit ihren Körpern zu befruch-
ten: Der reinen Nutzbarmachung und Ausbeutung von natürlichen Ressourcen wird 
hier ein symbiotisches Miteinander gegenübergestellt. Auch in den Arbeiten „Steri-
le Soil, Poison Sky“ und „She says what she wants without feeling guilty“ greift Utikal 
aktuelle lebensweltliche Sorgen und Ängste auf. Das mit schneller Hand vernähte 
schwarze Garn verleiht dabei den aufgezeigten Szenarien etwas Dringliches und 
steht im Kontrast zu den zunächst lieblich bis fröhlich wirkenden Farben. 

Sophie Utikal sews large-format fabric banners with figurative and thus imme-
diately readable scenarios that symbolise key abstract concepts and fears of our 
times. “Coexisting” creates a vision of a future in which fictional beings arrive on the 
destroyed planet Earth and attempt to fertilise it with their bodies. This work con-
trasts pure utilization and exploitation of natural resources with a symbiotic rela-
tionship. In both “Sterile Soil, Poison Sky” and “She says what she wants without 
feeling guilty” Utikal similarly addresses current concerns and fears of contempo-
rary society. The black yarn, sewn with a quick hand, makes those scenarios seem 
highly urgent and pressing. This gesture as well as the topics depicted contrast 
with the colors, which seem cheerful only at first glance.

*1987 in Tallahassee, Florida (US) 
lebt und arbeitet in Berlin (DE)

*1987 in Tallahassee, Florida (US) 
lives and works in Berlin (DE)
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STERILE SOIL, POISON SKY, 2020 
Stoffbanner, verschiedene Textilien / Fabric banner, variety of textiles
154 cm × 207 cm 

SHE SAYS WHAT SHE WANTS WITHOUT FEELING GUILTY, 2020 
(Teil der Serie / Part of the series „For most of it I have no words“, 2020) 
Stoffbanner, verschiedene Textilien / Fabric banner, variety of textiles
191 cm × 524 cm 

COEXISTING, 2018
(JOIN, 397 × 154,5 cm, CONNECT, 300 × 152,5 cm, RELATE, 362,5 × 152 cm,  
MULTIPLY, 255 × 150,5 cm)
Vier Stoffbanner, verschiedene Textilien / Four fabric banners, variety of textiles
Leihgabe / Loan from Sammlung zeitgenössischer Kunst der Bundesrepublik 
Deutschland

Courtesy: Künstlerin / Artist
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Karrabing Film 
Collective

Das Karrabing Film Collective, überwiegend bestehend aus Mitgliedern der indige-
nen Community des Northern Territorys von Australien, macht mit eigener Stimme 
und Ästhetik auf strukturelle und rassistische Missstände aufmerksam. Mitglieder 
des Kollektivs und ihre Familien hatten und haben direkt unter den Auswirkungen 
von Kolonialismus, Umweltverschmutzung, benachteiligender Politik sowie der 
Nutzbarmachung und Ausbeutung von Land, Leuten und Ressourcen zu leiden. 
Die Videoarbeit „Mermaids, Mirror Worlds“ greift diese Debatten auf und gedenkt 
überdies der „Stolen Generation“; einer Menschenrechtsverletzung an der indige-
nen Bevölkerung Australiens, bei der bis 1970 indigene Kinder ihren Familien zur 
Umerziehung entrissen worden waren. Im Video spiegeln die zwei Kanäle konkur-
rierende Zukunftsversionen: dem als Footage verwendeten, realen Werbematerial 
von Industriegiganten wie Monsanto steht die Fiktion einer von Giftstoffen ver-
seuchten und (nur für die weiße Bevölkerung!) unbewohnbar gewordenen Welt 
gegenüber. Die Betrachter:innen folgen dabei dem jungen Indigenen Aiden, wie er 
durch die verödete Landschaft seiner Vorfahren wandert und mythische Wesen 
aus deren Glaubenswelt trifft.

The Karrabing Film Collective, which is largely made up of members of the Indige-
nous Peoples community of Australia’s Northern Territory, relies on its own voice 
and aesthetics to draw attention to structural and racist grievances. Collective 
members and their families have suffered and continue to suffer directly from the 
effects of colonialism, environmental pollution, discriminatory politics, and the utili-
zation and exploitation of land, people and resources. The video work “Mermaids, 
Mirror Worlds” addresses these debates and also commemorates the “Stolen 
Generation” – a violation of human rights committed against the Indigenous Peo-
ples of Australia in which, until 1970, indigenous children were forcefully taken from 
their families for purposes of re-education. The two channels of the video reflect 
competing versions of the future: the real advertising material of industrial giants 
such as Monsanto that was used as footage is juxtaposed against the fiction of a 
world contaminated by toxic substances and rendered uninhabitable (for the white 
population only!). The viewers follow the indigenous boy Aiden as he wanders 
through the desolate landscape of his ancestors and encounters mythical beings 
from their world of beliefs.

2008 gegründet  
Northern Territory (AS)

formed in 2008  
Northern Territory (AS)
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MERMAIDS, MIRROR WORLDS, 2018
2-Kanal-Video / 2 channel video, Farbe, Ton / Colour, sound, 34 : 50 Min.
Courtesy: Künstler:innen / Artists
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ÖKO-MARXISMUS:  
ZIVILISATION ALS BEHERRSCHUNG  
DER NATUR
 vDo., 2. Dezember 2021
 l18 –20 Uhr
 fLWL-Museum  
für Kunst und Kultur

ÖKO-FEMINISMUS 
 vMi., 8. Dezember 2021
 l18 –20 Uhr 
 fKunsthalle Münster

DEGROWTH UND  
KONVIVALISMUS 
Zu Gast: Frank Adloff
 vDo., 16. Dezember 2021
 l18 –20 Uhr
 fWestfälischer  
Kunstverein 

Im Anschluss:
BOOK LAUNCH 
Vorstellung der Publikation zur 
 Ausstellung mit Apéro

ACCELERATIONISM –  
THE REDESIGN OF THE EARTH 
Zu Gast: Armen Avanessian
 vDo., 20. Januar 2022 
 l18 –20 Uhr 
 fLWL-Museum für Kunst  
und Kultur

ÖKO-KONSERVA TIVISMUS
 vDo., 17. Februar 2022
 l18 –20 Uhr 
 fWestfälischer  
Kunstverein

MONDAYS FOR NO  
FUTURE: ÖKOLOGIE UND  
APOKALYPTIK
 vDo., 24. Februar 2022
 l18 –20 Uhr
 fKunsthalle Münster

ERÖFFNUNG 
OPENING PROGRAMME

Das Begleitprogramm ist eine Einladung zum Dialog. Alle Formate basieren auf 
unterschiedlichen Gesprächsformen, in denen sowohl Wissen vermittelt werden 
kann als auch Raum für Austausch besteht. Die Angebote regen dazu an, Zukunft 
zu imaginieren, Wünsche und Kritik zu äußern sowie Ideen zu teilen. EN   The ac-
companying programme constitutes an invitation to dialogue. All formats are based 
on different types of conversation during which knowledge can be conveyed and 
space made available for exchange. The offers are intended to inspire participants 
to imagine a future, express their wishes and criticisms and share ideas.

VON KREISLÄUFEN, MONOPOLEN 
UND VERANTWORTUNG / ON CYCLES, 
 MONOPOLIES AND RESPONSIBILITY

Begrüßung / Welcome: Markus Lewe, 
Oberbürgermeister der Stadt Münster
Mayor of the City of Münster 

Andreas Siekmann, Künstler / Artist
im Gespräch mit / in conversation  
with Merle Radtke, Leiterin / Director 
Kunst halle Münster
 vFr., 26. November 2021
 l16 Uhr / 4 pm, 
 fKunsthalle Münster

ERZÄHLUNGEN: KAPITALFLUSS –  
ÜBERFLUSS – ENDLICHKEIT 
NARRATIVES: CAPITAL FLOW –  
SUPERFLUITY – FINITENESS

Begrüßung / Welcome: Matthias Löb, 
LWL-Direktor / Head of LWL
Alice Creischer, Künstlerin / Artist 
Andreas Löschel, Resourcenökonom /  
Resource Economist
im Gespräch mit / in conversation with 
Marianne Wagner, Kuratorin LWL- 
Museum für Kunst und Kultur / Curator 
LWL-Museum für Kunst und Kultur
vFr., 26. November 2021
 l18 Uhr / 6 pm
 fLWL-Museum für Kunst und Kultur

DIE REALITÄT ÜBERSTEIGT DIE  
FIKTION / REALITY SURPASSES  
FICTION 

Begrüßung / Welcome: Tobias Viehoff, 
Vorstandsvorsitzender / Chairman 
Westfälischer Kunstverein
Raphael Smarzoch, Autor und Journa-
list / Author and Journalist, Miriam Zeh, 
Literaturkritikerin / Literary Critic
im Gespräch mit / in conversation with 
Kristina Scepanski, Direktorin West-
fälischer Kunstverein / Director West-
fälischer Kunstverein
vFr., 26. November 2021
 l20 Uhr / 8 pm
 fWestfälischer Kunstverein

Eintritt in die Ausstellung frei /  
Free admission

READING GROUP 

Konzipiert von / Developed by  
Philipp Kleinmichel

In der Reading Group werden unterschiedliche Theorien zur Ökologie, zu Post-
wachstum und zur Kapitalismuskritik mit Hinblick auf den besonderen universalis-
tischen Charakter des heutigen ökologischen Diskurses gelesen und diskutiert. Ziel  
ist es, die unter schiedlichen Imaginäre einer Postwachstumsgesellschaft zu identi-
fizieren, die die gegenwärtigen theoretischen, politischen und künstlerischen Posi-
tionierungen bestimmen. EN  Texts from various theories of ecology, post-growth 
and the critique of capitalism will be read and discussed in the Reading Group with 
a view to the special, universalistic character of today’s ecological awareness. The 
objective is to identify the different imaginaries of a post-growth society that define 
the current theoretical, political and artistic positions.

Anmeldung / Registration:
info@westfaelischer-kunstverein.de

Die Veranstaltungen finden in  
deutscher Sprache statt. 
All events will be held in German. 
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GESPRÄCHSREIHE 
SERIES OF CONVERSATIONS

LESS IS MORE – eine Gastreihe / a guest lecture series
des / of BDA – Bund Deutscher Architektinnen und Architekten
Konzipiert von / Developed by
Andreas Heupel und / and Martin Behet, Münster
Moderation: David Kasparek, Bonn 

Unter dem Titel „Die Grenzen des Wachstums“ formulierte der Club of Rome im 
Jahr 1972 die Notwendigkeit, innerhalb von zehn Jahren die wachsenden globalen 
Probleme durch weltweite Anstrengungen in den Griff zu bekommen. Andernfalls 
könnte ein Ausmaß erreicht werden, dass „ihre Bewältigung menschliche Fähig-
keiten übersteigt“. Erst 50 Jahre später erfährt diese Vorhersage ihre volle Aner-
kennung. Den Bemühungen zur Eindämmung ökologischer und sozialer Brandher-
de stehen jedoch eine wachsende Weltbevölkerung und ihr steigender Konsum 
gegenüber. Dabei verantwortet der Bausektor gut ein Drittel des weltweiten Ener-
gie- und Ressourcenverbrauchs. Wie aber sehen flexible Städte aus, die Antwor-
ten auf soziale Krisen und klimatische Verwerfungen finden müssen? Wie dämmen 
wir unseren anhaltenden Flächenverbrauch ein? Wie gestalten wir eine Zukunft, in 
der Verzicht als Gewinn empfunden wird? An drei Abenden erörtern Expert:innen 
Themen und diskutieren mit dem Publikum. EN  Under the heading “The Limits of 
Growth”, in 1972 Club of Rome formulated the need for international efforts so as  
to come to grips with the growing global problems within the next ten years. Other-
wise, the point could be reached where “handling them would exceed human ca-
pacities.” It has taken 50 more years for this prediction to be fully acknowledged. 
How ever the efforts to contain ecological and social trouble-spots are confronted 
by a growing population worldwide and increasing consumption. Here the building 
sector is responsible for a good third of the worldwide consumption of energy and 
resources. But what do the flexible cities look like that have to find responses to 
social crises and climactic upheavals? How are we to stem persistent land con-
sumption? How are we to shape a future in which renunciation will be considered to 
be an advantage? On three evenings experts will debate issues and enter into dis-
cussion with the audience. 

LESS IS MORE … ARCHITEKTUR  
DES POSITIVEN VERZICHTS IN  
DER  REGION
Christian Schulz 
Department of Geography and Spatial 
Planning, Université du Luxembourg
Klaus Töpfer  
IASS Institute for Advanced  
Sustain ability Studies Potsdam 
Gerlind Weber  
IRUB Institut für Raumplanung, 
 Umweltplanung und Boden ordnung, 
 Universität für Bodenkultur Wien
 vDo., 9. Dezember 2021
 l18 –20 Uhr

… ARCHITEKTUR DES  
POSITIVEN VERZICHTS  
IN DER STADT
Frank Eckhard 
Institut für Europä ische Urbanistik, 
 Bauhaus-Universität Weimar
Tim Rieniets  
Institut für Entwerfen und Städtebau,  
Leibniz Universität Hannover
Ulrike Klar 
Stadtsanierung und Wohnungsbau, 
Referat für Stadtplanung und Bauord-
nung München
 vDo., 27. Januar 2022
 l18 –20 Uhr

… ARCHITEKTUR DES  
POSITIVEN VERZICHTS  
IM HAUS 
Christine Lemaitre  
DGNB Deutsche Gesellschaft für 
 Nachhaltiges Bauen Stuttgart
Thomas Auer  
Transsolar Stuttgart
Andrea Klinge  
ZRS Architekten Berlin
 vDo., 10. Februar 2022
 l18 –20 Uhr

ORT / LOCATION:  
 fAuditorium, LWL-Museum  
für Kunst und Kultur
Anmeldung / Registration:  
Ticketshop LWL-Museum  
für Kunst und Kultur,  
bit.ly / LWLMKK- Online-Tickets 
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FILMREIHE 
FILM SERIES 

Konzipiert von / Developed by  
Daniel Müller Hofstede und Elke Kania
FilmGespräche mit Gästen 

In seiner gut 100-jährigen Geschichte hat das Genre Film vielfältige Aggregat-
zustände ausgebildet – von den ursprünglichen Formen des Spiel- und Dokumen-
tarfilms, über die Funktion des Lehr- und Informationsmediums bis hin zum Genre 
des Kunstfilms. Gerade jene Doppelbegabung, zugleich Vehikel ästhetischer Aus-
deutungen wie auch sozialer Wahrnehmung, Reflexion und Intervention zu sein, 
macht es beim Verfolgen der Frage nach alternativen, zivilisatorischen Entwürfen 
zu einem dankbaren Medium. So wird die fünfteilige Reihe der FilmGespräche mit 
dokumentarischen und Kunstfilmen an fünf Abenden verschiedene thematische 
Bereiche der Ausstellung im Dialog mit Expert:innen, Filmemacher:innen oder Ak-
tivist:innen verhandeln. EN   In the course of its 100-year-old history, the film gen-
re has formed multifaceted aggregate states – from the original forms of feature 
and documentary films, to its function as a teaching and information medium, to 
the genre of the arthouse film. It is this very dual aspect, being a vehicle of aesthet-
ic interpretation and social perception, of reflection and intervention, that makes it 
a rewarding medium when dealing with the issue of alternative blueprints for civili-
zation. The series of FilmConversations, therefore, with documentary and arthouse 
films screened on five evenings, will deal with different thematic fields featured in 
the exhibition in conversation with experts, filmmakers or activists.

TIERETHIK UND  
NACHHALTIGKEIT IM ISLAM
Gast: Asmaa El Maaroufi, Universität 
Münster

„Seeweg zum Schlachthof“,  
R: Clara Langenbach, 2019, 15 Min.
 vMo., 29. November 2021
 l19 : 30 Uhr

DIE AVTONOMI AKADIMIA, ATHEN: 
 WISSENSCHAFT, KUNST, AKTIVISMUS 
UND TRANSFORMATION
Gast: Joulia Strauss, Künstlerin und  
Gründerin der Avtonomi Akadimia
Filmmaterial der Avtonomi Akadimia
 vDi., 11. Januar 2022
 l19 : 30 Uhr

KUNST FÜR EINEN  
POSTPETROLISMUS!  
Gäste: Christina Hemauer und  
Roman Keller, Künstlerduo

„A Road Not Taken“, 2010, 66 Min.

 vFr., 21. Januar 2022
 l19 : 30 Uhr 

VERLETZTE ERDE.  
KÜNSTLERISCHE STRATEGIEN  
DES DOKUMENTARISCHEN
Gast: Lukas Marxt, Videokünstler

„Imperial Irrigation“, 2020, 20 : 05 Min.
 vMi., 2. Februar 2022
 l19 : 30 Uhr

WORKSHOP

ART, ACTIVISM AND SPLITTING COMMUNITIES
WORKSHOP MIT / WITH NINA FISCHER & MAROAN EL SANI 

Ausgerichtet vom Westfälischen Kunstverein 
Hosted by Westfälischer Kunstverein

Für „Nimmersatt?“ entwickelte das Künstlerduo Nina Fischer & Maroan el Sani  
die installative Videoarbeit „Die Alchemie der Wolken – Art, Activism and Splitting  
Communities“, für die sie ein Planspiel inszenieren: Eine Gruppe von jungen Künst-
ler:innen, Aktivist:innen und Architekt:innen bewohnt in einem zeitlich begrenzten  
Experiment ein Biotop mit einem fragilen Ökosystem in Berlins. Der Workshop lädt 
Besucher:innen ein, verschiedene Perspektiven zum Klimawandel durchzuspie len. 

EN   Specially for “Nimmersatt?” the artist-duo Nina Fischer & Maroan el Sani de-
veloped the installative video work “Die Alchemie der Wolken – Art, Activism and 
Splitting Communities”, for which they organised an experimental game: a group  
of young artists, activists and architects inhabit a biotope with a fragile ecosystem 
for a time-limited experiment in Berlin. The workshop invites visitors to go through 
different perspectives on climate change.

ART, ACTIVISM AND  
SPLITTING COMMUNITIES
Artist Lecture Nina Fischer &  
Maroan el Sani und Workshop  
mit Hanna Poddig  
(Umweltaktivistin und Autorin)
 vFr., 18. Februar 2022 
 l15 –19 Uhr 
fWestfälischer Kunstverein

ART, ACTIVISM AND  
SPLITTING COMMUNITIES 
Artist Lecture Nina Fischer &  
Maroan el Sani und Workshop  
mit Mira Hirtz (Performance-Künstlerin, 
Kunstvermittlerin und -wissenschaftlerin)
 vSa., 19. Februar 2022 
 l12 –16 Uhr
 fWestfälischer Kunstverein

DER PLANET ALS GARTEN.  
DAS ABC DES GILLES CLÉMENT

Gast: Tobias Roth, Autor, Lyriker  
und Verleger

„Le jardin en mouvement“  
R: Olivier Comte 2013, 53 Min.
 vMi., 23. Februar 2022
 l19 : 30 Uhr

ORT / LOCATION:  
 fAuditorium, LWL-Museum  
für Kunst und Kultur
Anmeldung / Registration:  
Ticketshop LWL-Museum  
für Kunst und Kultur,  
bit.ly / LWLMKK- Online-Tickets

Anmeldung / Registration: 
info@westfaelischer-kunstverein.de
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KURATORINNENFÜHRUNGEN
CURATOR’S GUIDED TOURS

KUNSTHALLE  
MÜNSTER
Führungen mit Merle Radtke,  
Leiterin Kunsthalle Münster
 vSo., 12. Dezember 2021
 l15 Uhr 
 vFr., 11. Februar 2022
 l18 Uhr
Anmeldung / Registration:  
kunsthalle@stadt-muenster.de

LWL-MUSEUM  
FÜR KUNST UND KULTUR 
Führungen mit Marianne Wagner, 
 Kuratorin LWL-Museum für Kunst  
und Kultur
 vMi., 15. Dezember 2021
 l16 : 30 Uhr
 vMi., 12. Januar 2022
 l16 : 30 Uhr
 vFr., 14. Januar 2022
 l19 Uhr (Langer Freitag)
 vMi., 2. Februar 2022 
 l 16 : 30 Uhr
Anmeldung / Registration:  
Ticketshop LWL-Museum für Kunst und 
Kultur, bit.ly / LWLMKK-Online-Tickets

WESTFÄLISCHER  
KUNSTVEREIN
Führungen mit Kristina Scepanski, 
 Direktorin Westfälischer Kunstverein
 vSa., 11. Dezember 2021 
 l13 Uhr 
 vFr., 28. Januar 2022
 l18 Uhr
Anmeldung / Registration:  
info@westfaelischer-kunstverein.de
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