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LOOK AT THIS steht in Großbuchstaben auf der Zeichnung von David Shrigley, die ein schwarzes 
Rechteck zeigt. Auch wenn die Absicht des Künstlers offen bleibt, regt die Arbeit zum Nachdenken 
über das an, was im Offensichtlichen verborgen sein könnte. Die schwarze Fläche lässt sich dabei als 
eine Matrix des Sehens verstehen, thematisiert sie doch auch Abgrenzung und Ausblendung – was 
ist es, was wir nicht sehen, nicht sehen können, nicht sehen wollen? In Bezug auf den Ausstellungs-
ort, das Museum, lässt sich fragen: Was sehen wir, wenn wir eine Ausstellung betrachten? Was wird 
gezeigt und was nicht? Sind Museen neutrale Orte? Was soll angeschaut werden und wer fordert zum 
Anschauen auf – ist es der/die Künstler:in, ist es der/die Kurator:in, ist es die Institution, ist es die 
Gesellschaft, ist es der Staat? Wie neutral ist der architektonische Raum eines Museums, bei dem 
es sich oft um einen ‚White Cube’ handelt und sich somit funktionale, repräsentative und ideologi-
sche Schichten überlagern? Können Farben in ihrer Verwendung als neutral bezeichnet werden, auch 
wenn sich mit ihnen bestimmte Assoziationen herstellen lassen, wann immer wir ihnen begegnen? 
Wie neutral ist die Farbe Weiß, die einerseits als objektiv wahrgenommen werden kann, andererseits 
mit aktuellen globalen kulturellen Spannungen und Debatten über Diskriminierung und Rassismus in 
Verbindung steht?
Doch neben all diesen der Ausstellung zugrunde liegenden Fragestellungen geht es natürlich auch 
um die Kunst selbst – und so bleibt es letztlich den Besucher:innen überlassen, worauf sie ihren Blick 
lenken möchten.

LOOK AT THIS is written in capital letters on David Shrigley’s drawing of a black rectangle. Even if the  
artist’s intention remains unknown, the work prompts us to think about what could be concealed behind the 
obvious. The black surface can be understood as a matrix of seeing, at the same time addressing issues 
as restriction and blotting out: what is it that we do not see, cannot see, do not want to see? What is shown 
and what not? Are museums neutral spaces ? What should be looked at and who is summoning asking 
us to look – is it the artist, is it the curator, is it the institution, is it society, is it the state? How neutral is 
the architectural space in a museum, it often being a ‘white cube’ superimposed as such with functional, 
representative and ideological layers? Can colours be considered neutral when they are used even if they 
conjure up certain associations whenever we come across them? How neutral is the colour white that, on 
the one hand, can be perceived as objective, on the other hand, can be associated with the current global 
cultural tensions and debates on discrimination and racism?
However, apart from all these questions that are fundamental to the exhibition, it is about art itself of 
course – and it is ultimately up to the visitors to look at what they want their attention to be drawn.

Einführung / Introduction
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Bha Dò Ghé, 2021

Die Installation „Bha Dò Ghé“ (deutsch „Komm und schau“) an den Säulen vor dem Eingang der 
Pinakothek der Moderne ist ein unübersehbarer Vorbote der Ausstellung LOOK AT THIS. Die Arbeit 
verweist auf den Brauch (west-)afrikanischer Tanzrituale mit ihren aufwendig gestalteten Maskeraden, 
die eine Brücke bilden zwischen Alltäglichem und Mystischem, Gegenwart und Vergangenheit, den 
Lebenden und den Toten. In ihren textilen Schichten vereinen sich die Elemente früherer Kostüme mit 
neu hinzugefügten Bestandteilen, so dass die Materialität der Kostüme gleichzeitig zum Speicher von 
Geschichte wird.
Mit seiner ortsspezifischen Installation, die den Schwellenbereich des Museums markiert, den Über-
gang von außen nach innen, verweist der Künstler auf das (kulturell) Verbindende, wie beispielsweise 
gemeinsam geteilte sinnliche, ‚stoffliche‘ Erfahrungen. Seine für die Installation verwendeten Textilien 
– zuvor angefertigte Gemälde, die für die Arbeit in Streifen gerissen wurden – laden dagegen ein zur 
Reflexion über den kulturell geprägten Umgang mit Kunst: ihre gesellschaftliche Rolle, ihre Formen 
der Präsentation, ihre Institutionen und ihre Zeitlichkeit.

The installation ‘Bha Dò Ghé’ (Come and Look) on the supports outside the entrance to the Pinakothek 
der Moderne is an unmissable announcement for the exhibition LOOK AT THIS. The work refers to the 
custom of (West-)African dance rituals with their elaborately designed masquarades that form a bridge 
between the everyday and the mystic, the present and the past, the living and the dead. Elements of 
earlier costumes and new components are combined within the layers of fabric so that the materiality of 
the costumes becomes a storage medium for history. With his site-specific installation that marks the 
threshold to the museum, the transition from outside to inside, the artist refers to what is (culturally)  
uniting, for example to jointly shared sensory, ‘material’ experiences. The textile elements used in the 
installation – taken from paintings which have been torn into strips for this work – are an invitation to reflect 
on the culturally influenced approach to art: its social role, its modes of presentation, its institutions and its  
temporality.

Victor Ehikhamenor  (1)

Wann immer in einer Gemeinschaft eine Maskerade (Tanzritual) auftaucht, kann sie nicht ignoriert  
werden - sie wird betrachtet und hinterfragt, unabhängig davon, ob die Betrachter:innen ihre kosmolo-
gische und historische Bedeutung kennen oder nicht. Maskeraden werden als ästhetische und geistige 
Säulen der Gesellschaft angesehen. Sie verkörpern ein Stück von Geschichte, sind mit verschiedenen 
Erzählsträngen verbunden. Diese Erzählungen werden von Geschichtenerzählern von einer Generation 
zur nächsten weitergegeben. Dabei werden sie elastisch, fantasievoll und magisch, sogar umstritten. Ihre 
Elastizität garantiert jedoch, dass unsere Aufmerksamkeit auf den gegenwärtigen Moment ausgerichtet 
ist und sich eine für unsere Fragestellungen passende Form findet.

Whenever a masquerade appears in a community it cannot be ignored – it must be looked at again and 
reexamined, whether the observer knows their cosmological and historical importance or not. They are  
seen as aesthetic and spiritual pillars of the society they inhabit. Masquerades, embodying a sense of  
history can, in turn, place strands of narratives before us. These narratives are espoused by one storyteller 
and then another, from one generation to the next; they become elastic, phantasmal, and magical, even 
contentious. Yet their elasticity guarantees that our response is to the present moment, finding a form 
suitable for our investigations.

Victor Ehikhamenor

„
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David Shrigley  (2)

LOOK AT THIS,  (Abb. S. 1 / fig. p. 1) , 2014

Die Ausstellung entleiht ihren Titel einer Zeichnung des Künstlers David Shrigley. Seine Arbeit ist 
vielschichtig, ironisch: LOOK AT THIS kann einerseits als Einladung, andererseits als autoritäre Geste 
verstanden werden. Im Rahmen dieser Ausstellung ist sie als Aufruf zu verstehen, einen zweiten – 
tieferen – Blick auf das zu werfen, was angeschaut werden soll.

The title for this exhibition has been borrowed from a drawing by David Shrigley. His work is multifaceted and 
ironic: LOOK AT THIS can, on the one hand, be seen as an invitation, on the other hand, as an authoritarian 
remark. Within the context of the exhibition it is to be understood as a call to take another – more intensive – 
view at what should be looked at. 

7
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(3)  Sameh Al Tawil

SOLO, 2003/2018

Al Tawils Videoperformance setzt sich mit dem menschlichen Überleben auseinander. Seine Arbeit 
fordert dazu auf, Versklavung und Unterdrückung nicht nur als ein (abgeschlossenes) Ereignis in der 
Vergangenheit zu betrachten, sondern auch in der Gegenwart genauer hinzusehen. Indem der Künstler 
seinen eigenen Körper einsetzt und innerhalb der von außen auferlegten Einschränkungen musika-
lisch improvisiert, spielt er gegen Ignoranz und Vergessen an.

Al Tawil’s video performance closely examines human survival. His work summons us to see slavery and 
oppression not merely as an occurrence in the past, but to look more precisely at the present. By using his 
own body and improvising musically within limitations imposed from outside the artist plays in the face of 
ignorance and oblivion. 



Structures for Invisible Borders, 2016/17

Victor Leguys forschungsbasierte Installation verweist auf die Lücken, die blinden Flecken und Absen-
zen in der offiziellen Geschichtsschreibung. Er fragt danach, wer eigentlich ‚die’ Geschichte schreibt 
und füllt gleichzeitig die Leerstelle mit Erinnerungen und persönlichen Erzählungen im Sinne einer 
mündlichen Geschichtsüberlieferung (oral history) aus. Eingetauschte Gegenstände werden dabei 
zu Dokumenten unterschiedlicher Geschichte(n) und bringen ein Archiv hervor, das als historischer 
Körper auf einer feinen Linie zwischen Sichtbarkeit und Unsichtbarkeit, zwischen weißer Wand und 
Widerstand balanciert.

Victor Leguy’s research-based installation refers to the gaps, the blind spots and absences in official his-
toriography. He asks who actually ‘wrote down’ history and, at the same time, fills the empty space with 
memories and personal stories along the lines of the oral history tradition. In the process, exchanged 
objects become documents of a variety of (hi)stories and create an archive that, as an historical body, 
balances on a delicate thread between the visible and the invisible, between blank space and resistance. 

Victor Leguy  (4)
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(5)  Nam June Paik

Der Denker (TV-Rodin) / The Thinker (TV Rodin), 1976

Der koreanische Künstler zählt zu den Pionieren der Video- und Medienkunst. Den komplexen Monitor- 
Skulpturen gehen in den 1970er Jahren einige Schlüsselwerke voraus, darunter der „TV Buddha“ – eine 
bronzene Buddha-Statue vor ihrem eigenen Abbild. Wenig später entstand „Der Denker“, bei dem eine 
Nachbildung der berühmten, gleichnamigen Skulptur von Auguste Rodin, auf einem Sockel sitzend, 
auf den Bildschirm schaut. In diesen Arbeiten lösen sich feste Bezugsgrößen auf: Was ist ein Original, 
was Bild, was Abbild? Wer beobachtet, wer wird beobachtet? Kultur wird dabei zum Kontinuum, das 
seine eigenen Wertesysteme, Bilder und Zeichen perpetuiert.

The Korean artist is one of the pioneers of video and media art. This complex monitor sculpture was 
preceded by several key works in the 1970s, including ‘TV Buddha’ – a bronze Buddha statue in front an 
image of itself. ‘The Thinker’, in which a replica of the famous sculpture by Auguste Rodin of the same 
name, sitting on a pedestal looking at the screen, was created a little later. Established points of reference 
are dissolved in these works: what is an original, what is the image, what is the copy? Who is watching, who 
is being watched? In this process culture becomes an continuum that perpetuates its own values, images 
and symbols. 
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Evidence IV & V, 1993

Das Diptychon von Jon Groom entfaltet mit geometrischen Formen und einem puristischen Farbspiel 
von Weiß, Grau und Schwarz eine eigentümliche Räumlichkeit und Tiefe. Komplementär anmutend, 
ist das Bilderpaar differenziert aufeinander abgestimmt. Beim Nähertreten werden die vielen Farb
schichten der Flächen erkennbar, die sich mit dem Ausstellungsraum, dem gegebenen Licht und der 
Betrachtungsperspektive immer wieder anders präsentieren – ein dialogischer Austausch zwischen 
Werk und Raum, mit vielen Zwischentönen.

Through its geometrical shapes and puristic spectrum of whites, greys and black the diptych by Jon Groom 
develops a singular three-dimensionality and depth. Seemingly complementary, the differentiated images 
match each other. On close inspection, the multiple layers of colour on the pictures’ surfaces become 
apparent – continuously presenting themselves differently in the exhibition space depending on the given 
light and viewing angle: a dialogue-like interchange between the work and the space, with a multitude of 
interim shades.
 

Jon Groom  (6)
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(7)  Gerhard Richter

Sargträger / Pallbearer, 1962, Vorhang / Curtain, 1972

Gerhard Richters Malerei bewegt sich im Spannungsfeld zwischen dem Gegenständlichen und dem 
Abstrakten und schafft auf diese Weise eine sekundäre Wirklichkeitsebene. Vorlagen aus Zeitschriften 
und Magazinen werden ihrer Farbigkeit entzogen und in die Unschärfe überführt. Vielleicht tragen 
die „Sargträger“ die Vorstellung zu Grabe, dass Bilder eine wie auch immer geartete Realität fixieren 
würden. Andererseits vermögen sie auf Realitäten zu verweisen, die hinter dem „Vorhang“ verborgen 
sind und damit den Blick versperren.

Gerhard Richter’s painting shifts between the objective and the abstract, creating a secondary level of reality 
as a result. Images from journals and magazines serving as models are stripped of their colourfulness and 
transferred into blurriness. Perhaps the ‘Pallbearers’ are laying the notion to rest that images fix some 
form of reality. On the other hand, they are able to point to realities that may be hidden behind the ‘Curtain’ 
and thus shield the view.
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Racer I und / and II, 1965/1992

Die  kleinen ‚Rennfahrer‘-Bilder des belgischen Malers zeigen Ausschnitte aus großformatigen Gemäl-
den, die von De Keyser später zerschnitten wurden. Ihre gemalte Unschärfe ist wohl der Geschwindigkeit 
eines Radrennens zuzuschreiben. Spätere Zutat sind auch die zufällig wirkenden, weißen Farbabdrücke 
auf der Leinwand. Sie stammen von einem mit Farbe getränkten Pinsel, den der Künstler aus einiger 
Entfernung auf die Malfläche warf, um den Moment des Unberechenbaren einzubeziehen. Malerei 
ist bei De Keyser Bild- und Wirklichkeitserfahrung zugleich. In ihrer Zeitlichkeit ist sie zudem multi- 
perspektivisch.

The small ‘racer’ pictures by the Belgian artist are details from large-format paintings that were cropped 
by De Keyser at a later date. The painterly blurring captures the speed of the race track. The seemingly 
random white marks on the canvas provide an additional ingredient. These are the result of a paint-soaked 
brush being thrown by the artist from some distance in order to incorporate an element of the unpredict-
able. Painting in De Keyser’s work is pictorial experience and experience of reality at the same time. In its 
temporality, it is also multi-perspectival. 

Raoul De Keyser  (8)
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Leo von Klenze  (9)

Ideale Ansicht der Akropolis und des Areopag in Athen / 
Ideal View of the Acropolis and the Areopagus in Athens, 1846

Leo von Klenze, der als Architekt unter anderem die Alte Pinakothek in München baute, malt hier die 
ideal rekonstruierte Akropolis von Athen. Mit der Predigt des Apostels Paulus auf dem Marktplatz im 
Vordergrund verlegt er das Bildgeschehen ins erste Jahrhundert n. Chr.. Die klassisch-antike Welt 
wird hier mit dem Christentum verbunden, das sich durch die Missionierung auszubreiten begann. 
Zugleich waren die Bauten der Antike für die Künstler der Neuzeit stets auch Projektionsfläche für 
Vorstellungen der eigenen Zeit.
So auch die Farbe Weiß in der Architektur: Seit der Renaissance sprachen sich Architekten und Gelehrte, 
unter ihnen Andrea Palladio und Johann Wolfgang Goethe, für eine weiße Architektur aus. Ihrer 
Meinung nach spiegelten sich in ihr geistige Klarheit und Erhabenheit. Das ästhetische Ideal „edler 
Einfalt und stiller Größe“, das vor allem der Altertumsforscher Johann Joachim Winkelmann vertrat, 
leitete sich von der vermeintlich weißen Architektur und Plastik in der Antike ab und begründete im 18. 
Jahrhundert den Klassizismus. Als Archäologen im 19. Jahrhundert die Vielfarbigkeit antiker Tempel 
und Plastik entdeckten, führte dies zu einem Streit zwischen den Verfechtern einer ‚weißen Antike‘ und 
denen einer ‚farbigen‘.
In der Architektur des 20. Jahrhunderts spielte die weiße Farbe erneut eine dominante Rolle. Das 
ästhetische Programm der klassischen Moderne und des Bauhauses verband mit der Farbe Weiß  
Freiheit und Neubeginn. 1936 präsentierte das Museum of Modern Art in New York als eines der ersten 
Museen seine Sammlung auf weißen Wänden. Gleichzeitig erhob die faschistische Propaganda in 
Europa das Weiß der Ausstellungswand zum Ausdruck von Reinheit. Die Nachkriegsmoderne blieb 
dem Ideal des weißen Museumsraums als bewusst geschichtsloser Projektionsfläche verpflichtet. 
1976 sprach Brian Doherty erstmals vom ‚White Cube‘ und machte damit die weiße Museumswand 
explizit zum Thema der Präsentation von Kunst. Seither wird der weiße Kunstraum immer wieder 
kontrovers diskutiert, da er die gesellschaftliche Bedeutung von Kunst ausblende sowie traditionelle 
Machtverhältnisse unterstütze.

Leo von Klenze who, as an architect, also designed the Alte Pinakothek in Munich, captures his ideal image 
of the reconstruction of the Acropolis in Athens in this work. With Saint Paul preaching on the market 
square in the foreground, Klenze situates the scene in the first century CE. The classical world of Antiquity 
is linked here to Christianity that had begun to spread as a result of missionary work. At the same time 
buildings from Antiquity were always seen by artists as projection surfaces for ideas of their own age.  
The same applies to the colour white in architecture. Since the Renaissance architects and scholars, including 
Andrea Palladio and Johann Wolfgang Goethe, have spoken in favour of white architecture. In their opinion 
it reflects spiritual clarity and sublimity. The aesthetic ideal of ‘noble simplicity and quiet grandeur’ upheld 
in particular by the antiquarian Johann Joachim Winkelmann, derived from the supposedly white architecture 
and sculpture of Antiquity and led to the emergence of Classicism in the 18th century. When archaeologists 
discovered the use of colours in ancient temples and on sculptures in the 19th century a dispute evolved 
between the advocates of a ‘white Antiquity’ and those of a ‘coloured’ one.
In 20th-century architecture the colour white once again played a dominant role. The aesthetic agendas of 
Classical Modernism and the Bauhaus associated freedom and a new beginning with the colour white. In 
1936, as one of the first museums, the Museum of Modern Art in New York presented its collection on white 
walls. At the same time Fascist propaganda in Europe saw the white of the exhibition wall as an expression 
of purity. Post-war Modernism remained faithful to the ideal of the white museum space as a consciously 
non-historical projection surface. In 1976 Brian Doherty spoke of a ‘white cube’ for the first time and, as 
such, explicitly made the white museum wall a subject in art presentation. Since then, the white art space 
has, time and again, been the subject of controversial discussion as it ignores the social significance of art 
and supports traditional power realtions.



(10)  Stephan Reusse

Cold Boxes, 1990-96 (in der Ausstellung nur zeitweise präsentiert / temporarily presented)

Die fotografischen Arbeiten von Stephan Reusse verweisen nicht auf das, was wir sehen, sondern auf 
das, was wir nicht sehen. Es ist die Anwesenheit des Abwesenden, die sich noch als Wärme im Raum 
befindet, auch wenn das Objekt bereits Minuten zuvor den Schauplatz verließ. Mithilfe bildgebender 
Verfahren wie der Thermografie kann die für das menschliche Auge nicht sichtbare Infrarotstrahlung 
eines Körpers in elektrische Signale übersetzt und als eine Art ‚Restbild‘ sichtbar gemacht werden. 
Wärme wird hier zum Zeichen des Vergangenen, die wir ohne technische Erweiterung nur erfühlen 
könnten.

Stephan Reusse’s photographic works do not focus on what we can see but on what we cannot see. It is the 
presence of the absent that remains as warmth in the room even if the object left the scene a while ago. 
Using image-generating processes such as thermography, the infrared radiation of a body that cannot be 
seen by the human eye can be translated into electric signals and rendered visible in the form of a ‘residue 
image’. Here, warmth becomes a sign of what has passed which, without technical enhancement, we would 
only be able to sense.
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Thomas Struth  (12)

Musée d’Orsay, 1989 (in der Ausstellung nur zeitweise präsentiert / temporarily presented)

Die dokumentarischen Museumsfotografien von Thomas Struth stellen nicht die Kunst selbst, sondern 
den Vorgang des Betrachtens von Kunst in den Mittelpunkt. Aufgenommen in den großen Museen 
der Welt werden die flüchtige Momente der Kontemplation, des inneren Monologs zum Zeitpunkt des 
Betrachtens, in der Fotografie zur Unendlichkeit eingefroren. Andererseits erlauben die großforma
tigen Fotografien das gleichzeitige Erfahren verschiedener Zeitebenen: Struths Absicht, die Zeit der 
betrachteten Gemälde mit der Zeit der Betrachtenden zu verbinden, ermöglicht es den heutigen 
Betrachter:innen, sich in andere ‚Zeit-Räume‘ versetzen zu können.  

Thomas Struth’s documentary museum photographs do not concentrate on works of art but on the process 
of looking at art instead. Taken in the world’s major museums, fleeting moments of contemplation, of inner 
monologues when looking at the works are frozen in the photograph into endlessness. On the other hand 
the large-format photographs allow different temporal levels to be experienced at the same time: Struth’s 
intention to connect the time of the paintings viewed with the time of the viewer enables viewers today to 
be transported into other ‘time spaces’. 
 

Iceland Project, 1992 (in der Ausstellung nur zeitweise präsentiert / temporarily presented)

In Magdalena Jetelovás Fotoarbeit durchschneidet ein leuchtend weißer Laserstrahl die dunkle, mono
chrome Vulkanlandschaft, hinweg über magmatisches Gestein und dampfende Kluften – er macht die 
Grenze zwischen den zwei riesigen Kontinentalplatten Eurasien und Nordamerika sichtbar, die vor 
Millionen von Jahren auseinandergerissen wurden. Die im Gegensatz zu vielen Grenzziehungen nicht 
künstlich, sondern geologisch entstandene Trennlinie verläuft entlang des größtenteils unter Wasser 
liegenden, gigantischen Mittelatlantischen Rückens. Eine der höchsten Erhebungen dieses untermee-
rischen Gebirges ragt aus dem Ozean und heißt: Island. 

In Magdalena Jetelová’s photographic work a luminous white laser beam cuts through a dark, monochrome 
volcanic landscape, passing over magmatic rock and steaming fissures. It renders the boundary visible 
between the two huge continental plates, the Eurasian and the North American, that were rent apart mil-
lions of years ago. Unlike many boundaries the dividing line does not follow an artificial course but one that 
has been geologically formed along the gigantic Mid-Atlantic Ridge which is mostly under water. One of the 
highest elevations of this submarine mountain range rises out of the ocean and is called: Iceland.

Magdalena Jetelová  (11)
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(13)  Rosemarie Trockel

Großvater / Grandfather, 1995

In ihrem künstlerischen Schaffen untersucht Rosemarie Trockel Muster und Regelsysteme. Diese bieten 
der Gesellschaft vordergründig Orientierung, stellen aber gleichzeitig das Fundament für Kontroll-
strukturen und Abhängigkeiten dar. Das Logische und das Irrationale, Konventionen und Absurdes 
erweisen sich in ihren Arbeiten als gleichrangig, so auch beim ‚Porträt‘ des Großvaters.

Rosemarie Trockel examines patterns and regulatory systems in her artistic œuvre. These ostensibly give 
society a sense of orientation. Simultaneously, however, they constitute the basis for control structures and 
dependencies. The logical and the irrational, conventions and the absurd turn out to be of equal ranking in 
her works, as seen in the ‘portrait’ of the grandfather. 
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Diamantsonne / Diamond Sun, 2012

Benjamin Bergmanns Arbeiten spielen mit dem vermeintlich Vertrauten und hinterfragen darüber 
unsere Wahrnehmung von Realität: Was ist es, das wir glauben zu sehen und welche Schlüsse ziehen 
wir daraus? Seine hier gezeigte, poetisch klingende Installation „Diamantsonne“ entleiht ihren Namen 
einem Feuerwerkskörper, dessen Überreste in der Museumsvitrine wiederum von einer Lichtquelle 
beleuchtet sind. Die theatralische Inszenierung steht in der kunsthistorischen Tradition der Vitrinen-
ausstellung, wird zum geheimnisvollen ‚Teatrum sacrum‘, das Wissen und Nicht-Wissen, Erkenntnis 
und Geheimnis auf die gleiche Ebene stellt.

Benjamin Bergmann’s works play with the supposedly familiar and question our perception of reality. What 
is it that we believe we see and what conclusions do we come to as a result? His poetic-sounding installation 
‘Diamond Sun’ shown here takes its name from a firework, the remains of which are in the museum vitrine 
and, in turn, illuminated by a light source. The theatrical mise-en-scène follows on from the art-historical 
tradition of the showcase exhibition and becomes a secretive ‘teatrum sacrum’ that places knowing and 
not-knowing, insight and mystery on the same level.

Benjamin Bergmann  (14)
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(15)  Heike Kati Barath

o.T. / Untitled, 2014

Die Zeiten, in denen Strukturen unhinterfragt ewig und bedingungslos galten, sind vorbei. Jede Gene-
ration bewertet Systeme aus ihrer Sicht neu, verändert scheinbar Unabänderliches. Auch Heike Kati 
Barath stellt mit ihrem Gemälde buchstäblich die Uhr für neue Betrachtungsweisen neu. Sie irritiert 
vermeintliche Eindeutigkeiten und löst jede schnelle Bewertbarkeit auf, auch Zeit erweist sich dabei 
als Konstrukt.

The times in which structures were long considered unquestionable and absolute belong to the past. Every 
generation re-evaluates systems from its own point of view and alters the seemingly irrevocable. With her 
painting Heike Kati Barath also literally re-sets the clock to offer new perspectives. She adds confusion in 
the form of supposed unambiguities and dissolves every instant means of evaluation; in the process even 
time turns out to be a construct.



Red Rubber, 2019

Die in weißes Wachs gegossene Replik eines Baumstamms, der auf einer hölzernen Kiste liegt, ist 
das Ergebnis einer Spurensuche, die in die koloniale Geschichte Vietnams zurückführt. Den Abdruck 
nahm die Künstlerin Thu-Van Tran von einem Kautschukbaum, der aus der ehemaligen französischen 
Michelin-Plantage nahe Saigons in Vietnam stammt. Mit ihrer Installation thematisiert Thu-Van Tran 
Machtstrukturen und Ausbeutung während der Kolonialzeit, verweist aber auch auf die verschiedenen 
Formen von Entwurzelung, die sich nicht nur im Baumstamm, sondern auch in ihrer eigenen Biografie 
wiederfinden.

This copy of a tree trunk, cast in white wax and placed on a wooden crate, is the result of a search for traces 
leading back through Vietnam’s colonial history. The artist Thu-Van Tran took this mold from a rubber tree 
that came from the former French Michelin plantation near Saigon in Vietnam. With her installation Tran 
addresses the subject of power structures and exploitation during the colonial period while also referring 
to different forms of uprooting which not only apply to the tree trunk but can also be found in her own 
biography.

Thu-Van Tran  (16)
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(17)  Julian Göthe

Immer nur lächeln / Always just smile (The Sublimes I), 2007, und / and Exit, 2008

Wie überdimensionierte Schachfiguren oder Elemente einer Stummfilm-Dekoration wirken Göthes 
Skulpturen. Sie sympathisieren mit Ausdrucksbereichen, die zu Unrecht als unselbständig und künst-
lerisch zweitrangig angesehen werden, z. B. mit der Schaufenstergestaltung oder dem Bühnenbild. 
Dabei rufen gerade diese Objekte durch ihre Exzentrik eine besondere theatralische Spannung hervor. 
Sie werden selbst zu Akteuren im Raum, dirigieren Blickbeziehungen und Wahrnehmungsperspektiven.

Göthe’s sculptures seem like outsize chess figures or elements from a silent film set. They are attuned to 
means of expression that are wrongly regarded as dependent and artistically secondary, such as window 
dressing or stage design. Yet, as a consequence, it is precisely these objects that evoke a special theatrical 
suspense through their eccentricity. They themselves become actors in the space, directing visual correla-
tions and perceptual perspectives.

22
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Kristina Buch  (18)

Such prophecies we write on banana skins (Triangulation of criminal grace), 2015

Kristina Buch setzt in ihren Multimedia-Arbeiten kulturelle ‚Errungenschaften‘ der Gesellschaft und 
Natur in unerwartete Dialoge. In ihrem hier gezeigten Zwei-Kanal-Video explodieren zwei monumen-
tale Ikonen unserer Zeit: das Guggenheim Museum und der Mount Everest. Buchs medienkritische 
Arbeiten sind eine Auseinandersetzung mit virtuell geschaffenen Realitäten und verweisen auf  
normierte Bilder, Vorstellungen und Konzepte – und deren mögliche Neukonfigurationen. 

Cultural ‘achievements’ in society and nature are brought together in an unexpected form of dialogue in 
Kristina Buch’s multimedia works. In her two-channel video shown here, two monumental icons of our 
time explode: the Guggenheim Museum and Mount Everest. Buch’s media-critical works closely examine 
virtually created realities and refer to standardised images, notions and concepts – and possible new 
configurations.
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Contrade dell’Arte, 2003

Ein durchgehendes Prinzip im Schaffen des Künstlers besteht darin, vorgefundene Objekte mit Bütten
papier zu bedecken, um sie im Anschluss sukzessive wieder freizulegen und damit gezielt in Frage zu 
stellen. Für „Contrade dell‘Arte“ formte von Weizsäcker die beiden repräsentativen Reiterstandbilder 
von „Castor und Pollux“ (1886) von Max von Widnmann, die vor dem Eingang der Münchener Kunst
akademie aufgestellt sind, teilweise ab und positionierte die Einzelteile neu. Durch Fragmentierung, 
Öffnung und Verdrehung macht der Künstler Mythen und Pathosformeln sichtbar, lässt sie als Hüllen 
und Vorstellungsmodelle spürbar werden.

One of the recurrent principles in the artist’s œuvre is to cover found objects with hand-made paper only 
to reveal them again afterwards, little by little, and as such to question them intentionally. For ‘Contrade 
dell’Arte’ von Weizsäcker made models of parts of the two representative equestrian statues of ‘Castor and 
Pollux’ (1886) by Max von Widnmann outside the entrance of the Academy of Fine Arts in Munich, and placed 
the individual parts in different positions. Through fragmentation, revelation and twisting the artist renders 
myths and pathos formula visible and makes them palpable as shells and conceptual models.

Andreas von Weizsäcker  (19)
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Diese Installation verkörpert eine Reise, die zwischen der zweiten und dritten Dimension, zwischen 
Erinnerung und physischer Anwesenheit schwebt. Die zarten Strichlinien aus Metall sprechen von der 
Fragilität des Lebens. Sie verweisen auf die Unvollständigkeit der Auslöschung und auf die kurzlebige, 
sensationsheischende mediale Aufmerksamkeit, die dem Tod und der Mobilität als Menschenrecht 
zuteil wird.

This installation embodies a journey that oscillates between the second and third dimension, between 
memory and physical presence. The delicate pencil lines made of metal speak to the fragility of life and 
reference the incompleteness of erasure as well as the fleeting, sensationalised media attention given to 
death and mobility as a human right.

Ndidi Dike

„
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Lost, 2021

„Lost,” so Ndidi Dike, „ist eine Flotte von fünf Booten, die die komplexe Geschichte von Umsiedlung und 
Verteilung von Millionen von Leben über die Jahrhunderte hinweg infolge zwangsversklavter Migration, 
Transnationalismus, Vertreibung, kultureller und sozialer Dislokation, Flucht und Kampf zwischen 
zwei Kontinenten über den Atlantik zum Ausdruck bringt. In der Gegenwart lenkt diese Historie die 
Aufmerksamkeit auf ein anderes Meer der Kontroverse: das Mittelmeer. Eine Entwicklung, die in keiner 
Weise vergleichbar ist und ohne eine der beiden schmälern zu wollen, völlig anderen Voraussetzungen 
unterliegt. Wie können wir denjenigen an den unsichtbaren Rändern der Gesellschaft gedenken, den 
vermissten, namenlosen, undokumentierten Leben und Körpern, die in diesen Meeren umgekommen 
sind, festgehalten in einer Zwischenwelt von Zeit, grenzlosen Meeren und Raum?”
Ndidi Dikes metaphorische Arbeiten sind vielschichtig, sie verbinden präkoloniale, koloniale und post-
koloniale Zeitlinien miteinander und repräsentieren damit Themen von globaler Reichweite. Wie Erinne-
rungen scheinen die filigranen Boote ihrer Installation „Lost“ im Raum zu schweben, dabei gleichzeitig 
den Ausstellungsraum einnehmend, um in ihrer reduzierten Materialität und offenen Struktur auf die 
Präsenz des Abwesenden zu verweisen. Sie stellen Fragen nach den Leerstellen und ob diese gefüllt 
werden können, nach unserem Umgang mit Erinnerung, den verschiedenen Formen von Entwurze-
lung, physisch wie mental, und schließlich nach Menschlichkeit und sozialer Verantwortung.

‘Lost,’ so Ndidi Dike, ‘is a flotilla of five boats that encapsulates the complexities of centuries of millions of 
lives, movements and dispersals of forced enslaved migrations, transnationalism, displacement, cultural 
and social dislocation, flight and fight across two continents via the Atlantic. Contemporarily speaking, 
this history reminds us of another sea of contestation, the Mediterranean. Although in no way comparable 
and not to diminish any, comes under totally different provocations. How can we memorialise those on the 
invisible margins of society, the missing, unnamed, undocumented lives and bodies who have perished in 
these seas, held in the limbo of time, borderless seas and space?’
Ndidi Dike’s metaphoric works are complex, combining pre-colonial, colonial and post-colonial timelines 
with one another and, as a consequence, address subjects of global significance. The filigree boats in her 
installation ‘Lost’ seem to float in space like memories while, at the same time, filling the exhibition space, 
referencing the presence of those absent through the work’s reduced materiality and open structure. They 
pose questions about the gaps and whether these could be filled, about how we deal with memory and the 
different forms of uprooting, physical and mental, and ultimately about humanity and social responsibility.

Ndidi Dike  (20)
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(21)  Sabrina Hohmann

NOCH.WEISS.ER  / STILL.HE.KNOWS, 2021

Die Performance ist eine Neuproduktion für die Ausstellung LOOK AT THIS, die in einem Saal der Aus-
stellung stattfand. Das schwarz-weiße Erscheinen von Tier und Mensch im White Cube des Museums 
weckt zahlreiche Assoziationen: an die weiße Farbe in der Architektur als Ausdruck vermeintlicher 
Neutralität, an klassische Pferdestandbilder als Herrschaftssymbole, an die Schrift als Medium der 
Geschichtsschreibung, an Sprache als Medium der Sinnerzeugung. Der mehrdeutige Titel lädt in diesem 
Sinne dazu ein, über die Beziehungen von Mensch – Natur – Kultur zu reflektieren. 

The performance is a new production made for LOOK AT THIS that took place in the exhibition space. 
The black/white appearance of animal and person in the museum’s white cube conjures up numerous 
associations – be it of the colour white in architecture as an expression of supposed neutrality, of Classical 
equestrian statues as symbols of power, of writing as a means to record history, or of language as a medium 
for the creation of meaning. The ambiguous title NOCH.WEISS.ER (‘STILL.HE.KNOWS’ / ‘Even whiter’) is an 
invitation to reflect on the relationship between humankind, nature and culture. 
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Bodo Buhl  (23)

Wir alle wollen nur das Beste /  We all want only the best, 1983

Die siebenteilige Porträtserie zeigt ‚Businessmen‘, gekleidet in weißem Hemd, Krawatte und dunklem 
Sakko, von den Wänden auf die Besucher:innen herabblickend. Sie allesamt nehmen gekonnt die Pose 
des Überlegenen ein und lächeln mal mehr, mal weniger in die Kamera. Durch die lineare Hängung 
kommentieren und verstärken sich die Fotografien gegenseitig, zeigen die Inszenierungen von Univer-
salität und Macht in einer kapitalistisch geprägten Welt. Der süffisante Titel „Wir wollen alle nur das 
Beste“ kann dabei gleichsam als ironischer Kommentar wie als Drohung gelesen werden.  

Bodo Buhl’s seven-part, space-filling portrait series depicts ‘businessmen’ dressed in white shirts, ties 
and black jackets peering down on visitors from the walls. They all adeptly assume a contemplative or 
thoughtful pose and smile into the camera, some more so than others. Through the linear hanging the 
photographs comment on and augment each other, displaying the stage-setting of universality and power 
in a world conditioned by capitalism. In this sense, the complacent title ‘We all want only the best’ can be 
read both as an ironic remark and a threat.  

Elmgreen & Dragset  (22)

Spendenbox, 2006 / Donation Box, 2006

Das Künstlerduo Elmgreen & Dragset hinterfragt mit seinen subversiven Arbeiten gängige Verhaltens- 
und Wahrnehmungsmuster. Was, beispielsweise, bedeutet eine „Donation Box“ in einer Museumsaus-
stellung? Etwa, dass die Besucher:innen für das Museum oder deren Mitarbeiter:innen spenden 
sollen? Vordergründig schwingen Elmgreen & Dragsets Arbeiten zwischen Humor und Provokation, 
auf der tieferen Ebene werden soziale und politische, oft auch kulturelle Themen angesprochen. Die 
„Donation Box“ rückt Geben und Nehmen ins Zentrum – und damit ungleiche Machtverhältnisse.

In their subversive works the artist duo Elmgreen & Dragset challenge conventional behavioural and 
perceptual patterns. What, for example, is the point of a ‘donation box’ in a museum exhibition context? Is 
it that visitors should make a donation to the museum and its staff? Elmgreen & Dragset’s works oscillate 
between humour and provocation; on a deeper level social, political and often cultural topics are addressed 
as well. The ‘donation box’ places the focus on giving and taking – and, as a result, on disparate power 
structures.
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Glossar / Glossary

Museum
Der Begriff „museum“ bezeichnet im Lateinischen einen „Ort für gelehrte Beschäftigung“ und lässt sich auf das grie-
chische „mouseĩon“ („Musensitz“, von griechisch „moũsa“, deutsch „Muse“) zurückführen. Die Idee eines öffentlichen 
Museums als demokratische Bildungsanstalt stammt aus der Antike. Der im 3. Jh. v. Chr. in Alexandria gegründete 
„Musentempel“ enthielt neben Büchern und wissenschaftlichen Instrumenten auch Kunstwerke. Nach den Revolu-
tionskriegen und der Säkularisation in Europa wurde der Museumsbau im 19. Jahrhundert zu einer neuen Bauauf-
gabe. Während die ‚Kulturtempel‘ dieser Zeit in ihrer Architektur und üppigen Innenausstattung oft Palästen glichen, 
entwickelte sich zu Beginn des 20. Jahrhunderts ein vermeintlich neutraler Ansatz. Für ihn wurden offene Struk-
turen im Innenraum und minimalistische Präsentationen auf oder vor weiß gehaltenen Wänden charakteristisch. 
Anklänge an den Wortursprung jedoch – den antiken (Musen-)Tempel – sind bis heute in vielen Museumsentwürfen 
zu finden.

The term ‘museum’ in Latin describes a ‘place of study’ that has its roots in the Greek ‘mouseion’ (a ‘shrine of the Muses’, 
in turn derived from the Greek word ‘moũsa’ – ‘muse’). The idea of a public museum as a democratic educational estab-
lishment dates back to Antiquity. The ‘Temple of the Muses’ founded in Alexandria in the 3rd century BCE housed not only 
books and scholarly instruments but also works of art. Following the Revolutionary Wars and secularisation in Europe 
the construction of museums became a new undertaking in the 19th century. While the architecture and opulent interior 
design of the ‘temples to culture’ of this time were often on a par with palaces, a perceived more neutral approach was 
adopted at the beginning of the 20th century. Open structures within the interior space and minimalist presentations on or 
against white walls became characteristic. However, echoes of the word’s origins – the ‘Temple of the Muses’ in Antiquity – 
are still to be found in many designs for museums to this day.

Pinakothek / Pinacotheca 
Der Begriff „Pinakothek“ geht gleichfalls auf die Antike zurück. In seiner ursprünglichen Bedeutung meint „Pina-
kothek“ einen „Ort für Bilder“, zusammengesetzt aus den griechischen Wörtern „pinakes“ (Tafeln, Bilder) und 
„theke“(Behältnis). Seit der Renaissance wird der Begriff „Pinacoteca“ vor allem in Italien für Gemäldegalerien 
verwendet. Diese Bezeichnung übernahm der bayerische König Ludwig I. von Bayern für die 1826-36 von Leo von 
Klenze erbaute Pinakothek (die heutige Alte Pinakothek) – das erste Museum, das ausschließlich für die Präsenta-
tion von Gemälden geschaffen wurde und dessen Vorbildfunktion bis ins 20. Jahrhundert hinein reichte. Als ein „Ort 
für Bilder“ öffnet sich der Begriff „Pinakothek“ im 21. Jahrhundert nicht nur für Skulptur, Fotografie, Medienkunst 
(Time Based Media) und Performance, sondern auch für Grafik, Design und Architektur.

The term ‘pinacotheca’ also dates back to Antiquity. In its original context, a ‘pinacotheca’ was a picture gallery – a combi-
nation of the Greek words ‘pínax’ (panels, pictures) and ‘thíki’ (container). The word ‘pinacoteca’ has been used for painting 
galleries, especially in Italy, since the Renaissance. King Ludwig I of Bavaria adopted this term for the pinacotheca built 
by Leo von Klenze in 1826–36 (now the Alte Pinakothek) – the first museum created exclusively for the display of paint-
ings, with its role model function extending into the 20th century. In the 21st century, the term ‘pinacotheca’, as a ‘picture 
gallery’ was expanded to include not only sculpture, photography, new media art and performance but also the graphic 
arts, design and architecture.

Bayerische Staatsgemäldesammlungen, Sammlung Moderne Kunst / Bavarian State Painting Collections, 
Modern Art Collection
Die Sammlung Moderne Kunst der Bayerischen Staatsgemäldesammlungen wird seit 2002 in der Pinakothek der 
Moderne gezeigt. Sie knüpft dort an, wo die Sammlung der Neuen Pinakothek endet, nämlich bei der Kunst ab 1900. 
Obwohl bereits 1919 als „Neue Staatsgalerie“ aus der Neuen Pinakothek ausgegliedert, beginnt ihre eigentliche 
Geschichte erst nach dem Zweiten Weltkrieg, nachdem sie als „Staatsgalerie moderner Kunst“ provisorisch im Haus 
der Kunst untergebracht worden war. Nun erst wuchsen die Sammlungsbestände, vor allem durch substanzielle 
Privatschenkungen, die Angliederung von Stiftungen sowie die Tätigkeit des 1966 gegründeten Fördervereins PIN. 
Freunde der Pinakothek der Moderne. Heute zählt die Sammlung Moderne Kunst in der Pinakothek der Moderne mit 
über 20.000 Werken zu den international führenden Institutionen für Malerei, Skulptur, Fotografie und Medienkunst. 
Vom gesamten Sammlungsbestand werden in 35 Sälen rund 250 Werke in wechselnden Präsentationen ausgestellt, 
die meisten Werke befinden sich im Depot.

The Modern Art Collection (Sammlung Moderne Kunst) in the Bavarian State Painting Collections has been displayed in 
the Pinakothek der Moderne since 2002. It picks up where the collection in the Neue Pinakothek finishes, namely with 
art from 1900 onwards. Although already separated from the Neue Pinakothek in 1919, when it was known as the ‘Neue 
Staatsgalerie’, its history does not start until after World War II when, as the ‘Staatsgalerie moderner Kunst’, it was pro-
visionally housed in the Haus der Kunst. It was only then that the holdings of the collection began to grow, especially as 
a result of substantial private bequests, the affiliation of foundations and the activities of the PIN friends’ association, 
initiated in 1966. The Modern Art Collection in the Pinakothek der Moderne, with its more than 20,000 works, is now one of 
the leading institutions internationally for painting, sculpture, photography and media art. Some 250 works from the hold-
ings of the collection as a whole are exhibited in the 35 rooms in changing presentations. Most of the works are in storage.
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Die Ausstellung LOOK AT THIS entstand im Dialog zwischen dem nigerianischen Kurator 
Folakunle Oshun und Bernhart Schwenk, Kurator an der Pinakothek der Moderne in München. 
LOOK AT THIS wirft einen neuen Blick auf eine Sammlung zeitgenössischer Kunst*, die im 
Wesentlichen in einem westlichen Kontext entstanden ist. Ausgehend von der Auseinanderset­
zung mit dem Museumsgebäude, seinen Ausstellungsräumen und seiner Sammlung werden 
zum einen die Institution Museum* selbst hinterfragt und zum anderen kulturelle Asymmetrien 
und Machtstrukturen beleuchtet. Gemeinsam ausgewählt wurden Arbeiten von 24 interna­
tionalen Künstlerinnen und Künstlern, die dazu einladen, mehr zu sehen als das scheinbar 
Vordergründige. Das gesamte Projekt LOOK AT THIS wurde von März 2020 bis Mai 2021 sowohl 
wissenschaftlich von Alexandra Weigand als auch durch den Film BIAS von Miro Craemer und 
Pablo Lauf begleitet.

The exhibition LOOK AT THIS was created in a dialogue between the Nigerian curator Folakunle 
Oshun and Bernhart Schwenk, curator at the Pinakothek der Moderne in Munich. It takes a new 
look at a collection of contemporary art* that was essentially assembled within a western context.  
Beginning with a critical examination of the museum building, its exhibition spaces and its collection, 
 the institution of the museum* itself is questioned and cultural asymmetries and power structures 
explored. Works by twenty-four international artists were selected jointly, inviting the viewer to 
see more than the seemingly obvious. The entire LOOK AT THIS project was accompanied both 
scientifically by Alexandra Weigand and by the film BIAS by Miro Craemer and Pablo Lauf between 
March 2020 and May 2021.

* s. S. 30 / see p. 30
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www.pinakothek.de/lookatthis     
#PinaLookAtThis 
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