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Sag mir wo die Blumen

Xiyao Wang, Markus Kummer, Janet Mueller, Camille Liitjens, Talaya Schmid

Die Ausstellung «Sag mir wo die Blumen»*
fragt nach einer momentanen Befindlichkeit,
nach dem Bediirfnis von Stabilitdt und Sicher-
heit in bewegten Zeiten des Umbruchs, des
schwer Verstandlichen. Reflektiert werden
Ambivalenzen unserer Zeit und aktuellen
Situation, die von geopolitischer Unsicher-
heit und klimatischen Verédnderungen gepragt
ist. Die Kunst dient dabei - seit je her - als
Seismograf.

«Sag mir wo die Blumen» zeigt finf kiinst-
lerische Positionen, die sich mittels Malerei,
Skulptur und Textil dem Thema der Land-
schaft als subjektive Empfindung annéhern.
Was sie vereint, ist das Interesse an Uber-
gangen und Bruchstellen, das Herstellen
und Auflésen von Verbindungen und die
Sichtbarmachung von Dynamik im Unbeweg-
ten. Statt Behauptungen aufzustellen oder
Urteile zu féllen, bietet die Ausstellung
Raum fur individuelle Empfindungen. Man
darf sich treiben lassen, Vertrautes und
Unbekanntes erkennen, Angste und Zweifel
zulassen, aber auch Verséhnung anstossen
oder leise Hoffnung schépfen. Wider-
spriichliches und Ambivalentes bringen Fragen
hervor: Was bedeutet Sicherheit? Was lasst
sich messen? Was ist in unserer Hand, was
nicht? Klar ist einzig: Das Einlassen auf die
Kunst - wie auch auf das Leben - ist ein
Wagnis. Blihen, leben, trauern, loslassen,
vergehen. Und auf diesem Weg: im Jetzt
sein, wahrnehmen, reflektieren statt meinen,
Perspektiven einnehmen, mitfiihlen, Fanta-
sien zulassen. Doch vor allem eins: Mensch
sein.

Xiyao Wang (*1992, Chongqging CN, Berlin
DE) schafft grossformatige, abstrakte Ge-
malde und bedient sich dabei eines expres—
siven und dynamischen Malstils: der Pinsel
fungiert als Verlangerung ihres Koérpers, und

der Pinselstrich erscheint als Spur ihrer
steten Bewegung vor und zwischen unter-
schiedlichen Leinwéanden. |hre malerische
Entwicklung lebt von zyklischen Prozessen
der Reduktion und Addition und findet in
thematischen Werkserien statt, an denen
die Kiunstlerin bis zu zw&If Monate arbeitet.
So zeigt « Autumn in Berlin No. 3» aus dem
Jahr 2021 auf pastellfarbenem Grund einen
dichten Farbauftrag mit Acryl und Olkreide.
Die beiden Werke «A Day on the Drifting
Island No. 5» (2025) sowie «The Wind No. 2»
(2024) sind dagegen in Pinselfiihrung und
Farbigkeit reduziert. Auch die Leinwand
bleibt weiss, was keine Fehler in der Aus-
fihrung erlaubt und maximale Konzen-
tration und Préazision verlangt.

Der Linie und deren Ausdruckspotenzial kommt
in Wangs Schaffensprozess eine wichtige Rolle
zu. Mit unterschiedlichen Materialien, Texturen
und Dichten auf kontrastarmen Hintergriin-
den gelingt es ihr, Tiefe, Atmosphéare und
Geisteshaltung sichtbar zu machen. Ein An-
satz, der auch in der traditionellen chinesi-
schen Landschaftsmalerei wichtig ist. Wang
benutzt vermehrt Kohlestifte und wendet
diese mit unterschiedlichen Geschwindig-
keiten und Rhythmen an, mit dem Ziel, den
Freiheitsgrad der Linien zu erhdhen — und
die Leinwénde tanzen oder schweben zu
lassen. lhre Arbeiten sind stark von ihrem
Bewusstsein und ihrer Sensibilitdt gepragt.
Beim Malen befindet sie sich in einem von
Grenzen befreiten Zustand — wie beim
Taoismus sucht sie die Verbundenheit mit

*Der Titel der Ausstellung nimmt Bezug auf das von
Marlene Dietrich in der deutschen Version 1962 vorge-
tragene und von Pete Seegers 1955 komponierte
Antikriegslied «Where Have all the Flowers Gone». In
der Gegenwart gewinnt das Lied als leise melancho-
lische Stimme wieder an Bedeutung. Die Bedrohung
des Krieges, des Leids, der Ungerechtigkeit als immer
wiederkehrende, und wie es scheint, unumgéngliche
Tatsache: Es gibt kein Lernen aus der Geschichte.



der Natur und dem Universum durch Schar-
fung der Sinne und totale Konzentration

auf den Moment. Ein Gefiihl des Fliegens,
des Wind-Seins. Einen dhnlichen Zustand
erreicht die Kiinstlerin auch beim Ballett-
Tanzen oder beim Spielen des Guqin, einem
antiken chinesischen Musikinstrument.
Diese Erfahrungen verbinden und ergéanzen
sich und inspirieren ihren kreativen Pro-
zess, der aus einem west-08stlichen Dialog
schopft. Ihr Schaffen ist zudem tief gepragt
durch den Faktor Zeit. Dies zeigt sich in der
Bedeutung des Warten-Kénnens, der Ruhe
und dem Vertrauen darauf, dass das Bild

ihr sagt, wann es fertig ist. Der Aspekt der
Zeit wird aber auch durch die Kérperbewe-
gungen beim Malen auf die Leinwand Uber-
tragen, was die eigentlich statischen Bilder
aufladt und fliessen lasst.

Markus Kummer (*1974, Zug, Zirich)
beschaftigt sich seit vielen Jahren mit den
verschiedenen Aspekten des Steins und dessen
Bedeutung als Zeichentrdger und geologischen
Zeugen, mit (Alpen-)Landschaften und un-
seren ambivalenten Geflihlen, die durch die
Beobachtung der Landschaft hervorgerufen
werden — von verklarter Naturverehrung
bis hin zu Urdngsten vor Naturgewalten. Mit
seinen Arbeiten geht er dem menschlichen
Bedlirfnis nach Messbarkeit, Gleichgewicht
und Stabilitdt nach, und dem Wunsch, sich in
der uns umgebenden Umwelt zu orientieren
und sie zu verstehen.

Ausgebildet als Maurer, Hochbauzeich-

ner und bildender Kiinstler sch6pft er aus
einem breiten Wissensfundus. Sein Sinn fir
Raum, Material und Atmosphére verbindet
sich mit einem Interesse an archaologischen
Praktiken, Sammlungsobjekten und den
Prinzipien des Bauens und Zerlegens — mit
Fragen also, wie sich Dinge vereinen und
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wieder aufldsen lassen, wie im Spiel Neues
entsteht.

Seine «Behéltnisse» sind Zeugen dieses Ar-
beitens und Denkens. Von roher Schdnheit,
wirken die Behéltnisse gleichzeitig fragil wie
auch bestandig und stark. Es sind Objekte, die
eine Geschichte durchlaufen haben, sie sind
Zeugen, tragen Erinnerungen und Emotio-
nen. Umschlossen von Beton und Erde sind
die zerbrechlichen Glas- oder Keramikvasen
einem Spiel mit Kréften, Vorhersehbarkeit
und Zufall unterworfen. Gesteuert vom
Klinstler entstehen Arbeiten, die sich im
Schnelldurchlauf zu <archdologischens Fund-
stlicken entwickeln und <geborgen> werden.

Die Installation «swim»» referenziert Flliisse
oder Bergseen und Steine, die sich im Was-
ser spiegeln und im menschlichen Auge
durch die Brechung verschoben wahrge-
nommen werden. Die natlrliche Wasser-
oberflache bildet einen Horizont, der sich
abhangig von den Umweltbedingungen in
Hohe und Beschaffenheit verdndern kann.
«swim» reflektiert und Ubersetzt diese Situ-
ation klinstlerisch durch Setzung der Steine
wie auch des glasernen Horizonts, einer
erstarrten FlUssigkeit.

Talaya Schmid (*1983, Karlsruhe DE, Zurich)
arbeitet seit 15 Jahren mit der Technik des
Tuftens, wobei Wolle mittels einer Tufting-
Gun durch die Leinwand geschossen wird.
Es entstehen textile Soft Sculptures, deren
Vorder- und Rickseiten durchldssig mit-
einander verschmelzen. |hre ikonischen,
farbenfrohen und formfluiden Vulven-Tuf-
tings, welche einen spielerischen Beitrag
zur weiblichen Selbsterméachtigung und
sexuellen Aufklarung leisten, hat Schmid
nun ins rechteckige Format und ins Mo-
nochrome Ubertragen. Die Klinstlerin zeigt



erstmals textile Arbeiten in den monochro-
men Farben blau und griin und konzentriert
sich verstarkt auf die Oberflachenbeschaf-
fenheiten und Durchlassigkeiten. Bewusst
werden gewisse Leinwandstellen freige-
lassen, um ein Spiel mit Transparenz und
Schattenwurf zu ermdéglichen. Durchsichtig-
keit und Fragilitat treten in ihrer Arbeit als
Ausdruck von Offenheit zutage und fordern
uns auf, zu vertrauen und uns verletzlich zu
zeigen, und weisen auf die Notwendigkeit
hin, achtsam mit uns und unserer Umwelt
umzugehen. Diese Sensitivitat spiegelt sich
auch in ihrem kiinstlerischen Prozess, der
Ressourcen schont und die Nachhaltigkeit
von Textilien auslotet.

lhre «Monochromes» sind intime dreidi-
mensionale Landschaften oder Allmenden,
die Begehren, Sehnsilichte und das Bedurfnis
nach Selbstliebe, Liebe und Gemeinschaft
thematisieren — weich und einladend, aber
auch herausfordernd und stark. Statt einer
Vorder- und einer Riickseite haben die
«Monochromes» zwei gleichwertige Seiten:
ein klares Statement der Kiinstlerin fir Viel-
falt und Gleichberechtigung.

Camille Liitjens (*2001, San Diego US, Ziirich)
waéhlt Zeichen aus der medialen Massen-
produktion und der Kunstgeschichte, isoliert
deren emotionale Aufladung und bringt sie
neu zum Wirken, indem sie Widersprichli-
ches nutzt und spannungsreich Héhepunkte
vor dem Wendepunkt malt. Im Sommer
2025 hat Litjens mit der héchsten Aus-
zeichnung das Kunststudium an der Zircher
Hochschule der Kiinste abgeschlossen und
kurz darauf auch das Lélo Fiaux Stipendium
erhalten. Sie besitzt eine grosse Bandbreite
an malerischem Kénnen. Um ihr Denken
voranzutreiben, nutzt sie unterschiedliche
professionelle Malereikonventionen wie
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auch den Amateurismus als konzeptuellen
Ansatz. Assoziativ wechselt sie zwischen
verschiedenen Bildgenres, stets auf der
Suche nach eingefrorenen Spannungen. lhre
Motive ruhen in &ngstlicher oder melan-
cholischer Starre, wechseln zwischen Ober-
flachlichkeit und Intimitat, Zurlickhaltung
und Neckerei. Es ist dieser Schwebezustand,
das Unentschlossene, das die Kiinstlerin
interessiert.

Das Gemaélde «Crying Girl» referenziert die
berlihmte Werkserie «Crying Boy» des spa-
nischen Malers Giovanni Bragolin, dessen
Kunstdrucke in den 1950er Jahren massen-—
hafte Verbreitung fand. Diesen wurde, nicht
zuletzt durch mediale Aufheizung, ein Fluch
angelastet, da bei einem Grossbrand in
Essex 1985 viele unzerstorte Bildkopien in
den niedergebrannten Hausern gefunden
wurden. Camille Lutjens’ «Crying Girl»
nimmt formalédsthetisch auf die «Crying
Boys» Rickgriff und spielt mit der Faszina-
tion fiir das Ubersinnliche und Paranormale,
fir Mythenschreibung und den Einfluss von
Massenmedien.

«Bad News is Always True» zeigt im Stil
einer romantischen Landschaft eine Uber-
waéltigende Naturerscheinung — die Szenerie
kénnte aber auch einem Science-Fiction-Film
entnommen sein. Das Uberirdische, Uner-
klarliche spielt hier mit Assoziationen von
Popularkultur und Kitsch.

«Stars Don’t Stand Still in the Sky» verweist
auf das bekannte Werk des amerikanischen
Kiinstlers Lawrence Weiner aus dem Jahr
1990 und beschreibt eine Welt, die sich in
permanentem Wandel befindet, in der auch
die scheinbar festesten Orientierungspunkte
(die Sterne) niemals stillstehen — ganz im
Sinne der Poesie von Stéphane Mallarmé,



die den Zufall als einzige Konstante be-
schreibt.

Janet Mueller (*1975, ehemalige DDR, Zirich)
malt intensive emotionale Seelenzustédnde,
stilpt ihr Inneres nach Aussen, legt ihre Ge-
fuhle offen und lasst uns in diesen Kosmos
eintauchen. Wir kdnnen emotional nach-
empfinden — was eine tiefe Verbundenheit
oder Betroffenheit ausldsen kann. Die Serie
«Geflihlsdschungel» zeigt eine Auswahl an
abstrakten (Seelen-)Landschaften: ambi-
valente, geschichtete Geflihlswelten, die
intuitiv geformt das Menschsein freilegen.
Sie zeigen Geflihle der Unsicherheit, des
Schmerzes, aber auch zarte Momente der
Begegnung und Verstdndigung zwischen
einem «Du und ich». In ihrer einzigartigen
klinstlerisch expressiven Sprache nutzt
Mueller Krisen und Verdnderungen als Res-
source und erzahlt von Verlust, dem Leiden,
der Verletzlichkeit. Sie malt in unzéhligen
Schichten mit Acryl auf Leinwand, Karton
oder Papier, iibermalt ihre Arbeiten mehr-
fach und kratzt die Malereien stellenweise
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wieder ab. Aufbau und Abbau sind in einem
standigen Wechsel, die Werke unterstehen
einem andauernden Neubeginn. Bei «Von
Wounden und anderen Verletzlichkeiten» und
«Fruhlingserwachen I» nutzt die Kiinstlerin
den Pinselstiel wie auch ihre blossen Finger,
um die Bildoberflachen zu bearbeiten und
emotionale Gesten direkt ins Material ein-
zutragen. Die Raster und Gitter tauchen
haufig in ihren Arbeiten auf — sie lassen
sich mit ihren Jugenderfahrungen unter
einem sozialistischen Regime erkléren und
erinnern an Plattenbau-Architekturen, an
das Abgegrenzte, Eingeteilte.

Kennzeichnend fur ihr Werk ist der Be-
griff des Kérperbewusstseins, das Ersptiren
von kérperlichen Empfindungen, die durch
klinstlerische Mittel zum Ausdruck gebracht
werden, was sie mit der Grande Dame der
Osterreichischen Malerei, Maria Lassnig
(1919-2014), verbindet.

Carole Kambli, Méarz 2026



