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Schichten Layers

Schichten. Eine Ausstellung
im Dialog mit The Palace

of Projects von llya und
Emilia Kabakov im Salzlager
auf Zollverein

Nur wenige Orte auf der Welt sind
vom Menschen noch véllig unberiihrt.
Was wir unter Natur verstehen, ist
durch unterschiedliche kulturelle
Techniken in Wirklichkeit viele Male
tberformt worden: kultiviert und
gepragt durch Ideen und Ideologien,
die ihrerseits einem steten Wandel
unterliegen. In den Ruhrgebietsland-
schaften ist dies offensichtlich, oft
ist sogar die Erdschicht, die auf den
ersten Blick naturbelassen wirkt,
kiinstlich angemischt und mit LKW
angeliefert worden, um den durch
die Industrie verschmutzen Boden zu
bedecken. Erinnerungen, Sehn-
stichte und dsthetische Vorstellungen
sind in Landschaften ebenso
eingeschrieben wie Verlust- oder
Schmerzerfahrungen. Dieses vielschich-
tige Verstidndnis von Landschaft aus
Perspektive der Kulturwissenschaften
hat uns wihrend der Planungen
fur das Projekt im Salzlager inspiriert.
Das Salzlager auf dem UNESCO-
Welterbe Zollverein in Essen gehort
zu der ehemaligen Kokerei, die in
den spiten 1950er Jahren das Zechen-
geldnde erweiterte. Die Zeche selbst,

gebaut nach Planen von Fritz Schupp
und Martin Kremmer, war bereits
dreiflig Jahre zuvor entstanden. 1993
wurde die Kokerei geschlossen,

2001 begannen im Zuge der kulturel-
len Umnutzung die ersten Renovier-
ungsarbeiten im Salzlager. Zu die-
sem Zeitpunkt wussten die fir die
Umnutzung verantwortlichen Archi-
tekten bereits, dass die Installation
The Palace of Projects* von Ilya und
Emilia Kabakov in das 1500 Quadrat-
meter grofSe Gebédude dauerhaft
integriert werden sollte. Auf Wunsch
des Kinstlerduos (und wahrscheinlich
aufgrund von Sicherheitsvorgaben)
wurden an den Léangsseiten der Halle
zwel trapezférmige Anbauten aus
Beton eingefiigt, die die rdumliche
Wirkung verstirken und die es den Be-
sucher*innen erméglichen, um das
Kunstwerk herumzugehen. Die Nischen
erzeugen ein Spannungsfeld, in dem
der bauliche und historische Zustand
des Raums den Notwendigkeiten

des fragilen Kunstwerks unterworfen
wird.

Seither wird das ehemalige Salz-
lager fiir unterschiedliche Veranstal-
tungen genutzt, bei denen der Palast
der Projekte eher als Kulisse dient.
Die Aufmerksamkeit fiir das Innen-
leben der riesigen Installation hat
nach mehr als zwei Jahrzehnten unge-
rechtfertigterweise nachgelassen.

Das zweistockige, schneckenférmige
Gebidude aus Holz und Leinen

enthilt 61 Vorschlége fir eine bessere
Zukunft. Die in Hinsicht auf Material
und Asthetik hchst unterschied-
lichen Projekte, die das Kiinstlerpaar
in eine ihrer grofdten dauerhaften Instal-
lationen eingearbeitet hat, wurden

von ihnen konzeptuell entlang von drei

Clustern zusammengefasst: Projekte, die darauf abzielen, das Leben anderer zu
verbessern; Projekte, die die Kreativitit anregen; und solche, die dem Einzelnen helfen
sollen, ein besserer Mensch zu werden.

Bevor der Palast auf Zollverein seine permanente Heimat fand, war er unter anderem
in Manchester, Madrid und New York zu sehen. An seinem dauerhaften Standort
im eigens dafiir umgebauten Salzlager bildet er den ortsspezifischen Rahmen fir die
Ausstellung Landscapes of an Ongoing Past, die ihn zum ersten Mal mit Installationen
aus dem Bereich der zeitgendssischen Bildenden Kunst in Beziehung setzt. Die
erste, noch vage Idee fiir eine Ausstellung, die sich mit der unterschiedlichen Geschichte
der Industrialisierung im Ruhrgebiet und in der Sowjetunion befassen sollte,
entstand im Gesprich mit den Kiinstler*innen Yuri Yefanov, Natalka Dyachenko und
Liubov Malikova sowie der Kuratorin Natalia Matsenko, die nach dem russischen
Uberfall auf die Ukraine im Februar 2022 in die Region kamen. Einige der lokalen Spuren
und landschaftlichen Wunden kamen den ukrainischen Kinstler*innen sehr ver-
traut vor.

In der Ausstellung auf Zollverein finden sich viele der ersten Ideen in modifi-
zierter Form wieder: Das Gelénde représentiert — als Welterbe — den Aufstieg und Fall
industrieller Visionen und zeigt, dass kulturelle Aktivititen ein Mittel sein kénnen,
um die Erinnerung lebendig zu halten und die Ubergangsphase zu gestalten. Gleichzei-
tig wird die vor tiber zwanzig Jahren entstandene Installation der Kabakovs, die
beide in der Ukraine geboren wurden, aber auch tief mit dem Moskauer Konzeptualis-
mus verbunden waren und in der zweiten Hélfte des 20. Jahrhunderts grofen Einfluss
auf die osteuropiische Kunstszene hatten, durch die kiinstlerischen Positionen der
jungeren Generation in einen neuen Kontext gesetzt.

Uber die ukrainischen Kiinstler*innen lernten wir Yevheniia Moliar kennen, Kunst-
historikerin aus Kyjiw, die bereits eine Ausstellung zum Thema Industrie, Utopien
und monumentale Kunst am Bau umgesetzt hatte. Gemeinsam mit Alisha Danscher,
Kuratorin bei Urbane Kiinste Ruhr, beschlossen wir, auch zu Tatiana Kochubinska
Kontakt aufzunehmen, die als Kuratorin am PinchukArtCentre in Kyjiw titig war, um
mehr tiber die zeitgenossische Kunstszene in der Ukraine zu erfahren. Als kurator-
isches Team stellten wir zu viert existierende Arbeiten und neue Projekte von siebzehn
Kinstler*innen zusammen, die alle aus Landern des ehemaligen Ostblocks stammen.
Viele von ithnen waren noch nicht einmal geboren, als Ende der Achtzigerjahre der
Eiserne Vorhang fiel, dennoch oder gerade deshalb widmen sich ihre Arbeiten oft der
Frage, wie die Vergangenheit die Gegenwart formt. Durch die Wahl der beteiligten
Kiinstler'innen nehmen wir diese Beziehungen in den Fokus, ausdriicklich ohne eine
binire Einteilung der Welt in Ost und West vornehmen zu wollen. Stattdessen sehen
wir in der andauernden Vergangenheit ein verbindendes Motiv, das das auch das Ruhr-
gebiet und seine Identifikation mit der Industrievergangenheit prégt.

Bei unseren Diskussionen und Entscheidungen haben wir viel tiber vergangene und
zukiinftige Utopien nachgedacht, tiber Landschaft als Ort der Erinnerung und Projek-
tion, aber auch der ausbeutbaren Ressourcen, tiber (unkomfortables) Erbe und die Kos-
mismus-Bewegung als eine Form des Eskapismus. Das Glossar auf den Seiten 34
bis 37 in dieser Broschiire spannt das Feld auf, in dem wir uns bewegen und setzt die
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Themen zueinander in Beziehung. Auch der Ausstellungsort selbst spielte

bei der Konzeption eine grofée Rolle: Es galt Werke zu finden oder entstehen zu
lassen, die sich in den beeindruckenden Raum des ehemaligen Salzlagers ein-
fugen, sich aber auch seiner tiberwiltigenden Kraft widersetzen kdnnen und
eigene kleine Denkinseln bilden. Der Kino-Pavillon bietet die Moglichkeit, zu
festen Zeiten und in aller Ruhe sieben filmische Werke zu sehen, die eine
weitere Reflexionsebene iiber Architektur, Erinnerungen und Handwerk in sich
tragen.

Noch bevor man das Salzlager betritt, wird man auf dem Aufengelinde von
drei kiinstlerischen Arbeiten empfangen. Marta Dyachenko stellt durch ihre
vor Ort in Beton gegossene Skulptur eine Verbindung zur utopischen Architek-
turgeschichte der Umgebung her und auch das nachgebaute Modell einer
sogenannten Biotechnosphere des ukrainischen Kiinstlers Fedir Tetianych weist
als visionére mobile Behausung utopisches Potential auf.

Im Gegensatz dazu dokumentiert die digitale Praxis von Pixelated Realities
das unvorstellbare Ausmaf$ der Zerstérung in den ukrainischen Stidten sehr
konkret. Die Non-Profit-Organisation erfasst seit Beginn des russischen Angriffs-
kriegs den Zustand von bestehenden Architekturen in 3D-Modellen, um
Daten zur jiingeren Geschichte und tiber das kulturelle Erbe des Landes fir den
Wiederaufbau zu sichern. Zu ihren ersten Objekten gehorte die mit Sandsicken
geschitzte Statue des Duke de Richelieu in Odessa, ein ikonisch gewordenes
Motiv von der Schutzbediirftigkeit der Kultur, das sich wihrend der Ausstellung
vor dem Salzlager per QR-Code als virtuelle Skulptur abrufen lésst.

Nach einer langen Phase, in der die Planung und Umsetzung der Ausstellung
nur in einem kleineren Kreis diskutiert wurden, sind wir jetzt gespannt
darauf zu erleben, wie sie von anderen wahrgenommen wird. Wir danken Emilia
Kabakov, der Stiftung Industriedenkmalpflege und Geschichtskultur und
der Stiftung Zeche Zollverein herzlich fir ihre unmittelbare Offenheit gegentiber
unserem Projekt. Auch allen beteiligten Kinstler*innen und den Teams der
Stiftung Zollverein, von Urbane Kiinste Ruhr und der Kultur Ruhr GmbH sei an
dieser Stelle noch einmal besonders gedankt.

Britta Peters

mit Alisha Raissa Danscher,
Tatiana Kochubinska

und Yevheniia Moliar

Layers. An exhibition in dialogue
with The Palace of Projects
by llya and Emilia Kabakov in the
salt warehouse at Zollverein

There are probably not many places

on earth which haven’t been touched by
humans at all. What we understand as
nature has, in fact, been transformed by
different cultural technologies mul-
tiple times. It has been cultivated and
shaped according to ideas and ideologies,
which change as well. For the landscapes
in the Ruhr area, this is obvious: often
even the layer of soil that seems some-
how natural at first glance has been arti-
ficially mixed and brought by trucks

to cover the industrially polluted ground.
Memories, desires, and the perception
of beauty are embodied in landscapes
just as much as experiences of loss and
pain. This multilayered, cultural studies-
inspired understanding of a landscape
has inspired us during the development
of the exhibition Landscapes of an
Ongoing Past.

The Salzlager (salt warehouse) at the
UNESCO World Heritage Site Zeche
Zollverein in Essen was part of the
coking plant that was added in the late
1950s to the Zollverein ensemble that
had been built according to the design
of Fritz Schupp and Martin Kremmer
three decades earlier. The coking plant

was permanently shut down in 1993 and
renovated in 2001, also in anticipation
by the architects responsible for the
renovation of integrating the installation
The Palace of Projects* by Ilya and Emilia
Kabakov in the 1,500 square meters of
the large building. At the artists’ request
(and probably to meet safety regula-
tions), two trapezoidal extensions made
of concrete were added to the longer
sides of the hall to allow people to walk
around the artwork and to enhance

its effect within the space. The niches
make the tension resulting from the
desire to reconcile the physical and his-
torical conditions of the space with

the needs of the fragile artwork very vi-
sible.

Since then, the former salt warehouse
has been used for all kinds of events,
especially for theater and literature. In
these cases, The Palace of Projects oper-
ates more like a backdrop, and it is
not an exaggeration to say that, after
more than 20 years, attention to the inner
life of the huge installation has un-
justifiably lapsed. The two-story, snail
shell-like building, made of simple
wood and linen, holds 61 proposals for
a better future within itself that were
set up by the Kabakov artist couple as
part of one of their largest permanent
installations. In terms of material and
aesthetics, the artists have summarized
the very diverse projects according
to three topics: projects concerning the
improvement of other people’s lives,
projects stimulating creativity and helpi-
ng the creation and emergence of the
projects themselves, and projects aimed
at perfecting oneself as an individual.

Before the palace found its final
home at Zollverein it had been tempora-
rily exhibited in Manchester, Madrid,
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and New York, among other places. These are the site-specific conditions
for the exhibition Landscapes of an Ongoing Past, which for the first

time puts The Palace of Projects in dialogue with other contemporary visual
arts installations, while allowing visitors to enter its interior. The first

rough idea for an exhibition addressing the revolutionary role of industry
in times of Soviet Union arose while talking with the artists Yuri Yefanov,
Natalka Dyachenko, and Liubov Malikova and the curator Natalia Matsenko,
all of whom came to the Ruhr area after the Russian full-scale invasion

of Ukraine in February 2022. Some of the industrial marks and wounds inflic-
ted on Ruhr landscapes seemed very familiar to the artists from Ukraine.

In the exhibition at the Zollverein, many of the original ideas recur in mo-
dified ways: The location itself — a renowned world heritage site — repre-
sents the rise and fall of industrial visions and highlights cultural activities
as one way to remember the past and to deal with the period of transition.
Furthermore, the installation by the Kabakovs, who were both born
in Ukraine but are deeply connected with the Moscow Conceptualists and
were very influential for the Eastern European art scene in the second
half of the last century, is contextualized through the artistic approaches
of a younger generation.

Through the Ukrainian artists mentioned before, we met Yevheniia
Moliar, an art historian from Kyiv, who had already realized an exhibition
on the topic of industry, utopias, and monumental art. Together with
Alisha Danscher, curator at Urbane Kiinste Ruhr, we later decided also to
reach out to Tatiana Kochubinska, who had worked as a curator for the
PinchukArtCentre in Kyiv, to learn more about the contemporary Ukrainian
art scene. As a curatorial team, the four of us assembled existing works
and new productions by 17 artists from countries that had been part of the
former Eastern Bloc. Many of the participating artists hadn’t even been born
before the fall of the Iron Curtain at the end of the eighties, but, in spite
of or maybe exactly because of that, their works are connected by reflections
on how the past shapes the present. By choosing the participating artists,
we carefully examine these relationships, while explicitly avoiding an East-
West binary. Instead, we see the ongoing past as a common motif that also
shapes the Ruhr area and its identification with the industrial past.

Our discussions and decisions were guided by reflections on past
and future utopias; on landscapes as sites for memories and projections, but
also as the basis of the extraction of resources; and on (uncomfortable)
heritage and Russian Cosmism as a form of escapism. Our glossary on the
pages 34 to 37 opens up the field in which we operate and relates the topics to
each other. In addition to the themes, the space itself was very crucial for
the setup of the exhibition. We needed to find or produce works that fit in the
impressive space of the former salt warehouse, yet that can also withstand
its overwhelming power by creating their own contemplative islands where
visitors can take them in. The Cinema Pavilion offers ideal conditions to

screen seven cinematic works at fixed times and in a quiet atmosphere, while also
elaborating on reflections about architecture, memories, and crafts.

Even before entering the salt warehouse, visitors are welcomed by three artistic
works outside. With her sculpture cast in concrete on site, Marta Dyachenko
establishes a connection to the utopian architectural history of the surrounding
area. The reconstructed model of a so-called Biotechnosphere by Ukrainian
artist Fedir Tetianych as a visionary mobile dwelling has also utopian potential.

In contrast, the digital practice of Pixelated Realities documents the unimagi-
nable extent of destruction in Ukrainian cities in a very concrete way. The
non-profit organization has been capturing existing architecture and their con-
dition as 3D models since the beginning of the Russian full scale invasion in order
to preserve the country’s recent history and cultural heritage for reconstruction.
One of its first objects was the sandbagged statue of Duke de Richelieu in Odessa,
which quickly became an iconic motif of the need to protect culture. During the
exhibition, it can be accessed as a virtual sculpture via QR code in front of the salt
warehouse.

After a long phase of discussing the concept among ourselves and our col-
leagues, it will be exciting to see how it communicates for others with the realiza-
tion of the exhibition. We would like to sincerely thank Emilia Kabakov, the
Stiftung Industriedenkmalpflege und Geschichtskultur (Foundation for the Preser-
vation of Industrial Monuments and Historical Culture) and the Stiftung Zoll-
verein (Zollverein Foundation) for their immediate openness towards our project.
And we would like to express our heartfelt and special thanks to all the artists
involved and the teams from Stiftung Zollverein, Urbane Kiinste Ruhr and Kultur
Ruhr GmbH.

Britta Peters

with Alisha Raissa Danscher,
Tatiana Kochubinska,

and Yevheniia Moliar
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Handgreifliche Utopie, Floating Island

MARTA DYACHENKO

Marta
Dyachenko
(*1990 in
Kyjiw, Ukraine)
studierte
Architektur
und Bildende
Kunst an

der Universitat
der Kiinste
Berlin und
lebt und arbei-
tet als Bild-
hauerin und
Architektin

in Berlin. Die
Klnstlerin
prasentierte
ihre Arbeiten
unter an-
deremin

der Kunsthalle
Recklinghau-
sen (2024),

in der Galerie
Klosterfelde
(2024) oder
im Kunst-
haus Dahlem
(2022) in
Berlin. Ge-
meinsam mit
Julius von
Bismarck rea-
lisierte Marta
Dyachenko
die Installa-
tion Neustadt
(2021) fur
den perma-
nenten
Skulpturen-
pfad Emscher-
kunstweg in
Duisburg.

Marta
Dyachenko
(born 1990 in
Kyiv, Ukraine)
studied
architecture

and fine arts at the
University of the Arts
in Berlin and lives
and works as a sculp-
tor and architect in
Berlin. The artist has
presented her works
at Kunsthalle Reck-
linghausen (2024),
Galerie Klosterfelde
(2024) and Kunst-
haus Dahlem (2022)
in Berlin, among
others. Together with
Julius von Bismarck,
Marta Dyachenko
realised the installa-
tion Neustadt (2021)
for the permanent
sculpture trail
Emscherkunstweg in
Duisburg.

1 Marta Dyachenko, Handgreifliche Utopie
(2024), Skizze/sketch, © Marta Dyachenko

I Marta Dyachenko, Floating Island (2019,
2022), Detall, Courtesy Dittrich & Schlechtriem,
© Marta Dyachenko, Foto: Jens Ziehe

Auf einem Stiick Wiese unweit des Salzlagers hat die Kiinstlerin Marta Dyachenko

die ortsspezifische Skulptur Handgreifliche Utopie (2024) platziert. Ausgangspunkt fir
die Skulptur, die die Kiinstlerin fiir die Ausstellung entwickelt hat und die als drei-
dimensionales Diagramm verstanden werden kann, ist eine Reflexion tber die histo-
rischen Auswirkungen der Industrialisierung auf Stadtplanung und Landschafts-
gestaltung. Dabei bezieht sich Marta Dyachenko auf die Ideen des Werkbunds zur Asthe-
tisierung des stadtischen Raums, insbesondere auf das Konzept der Stadtkrone des
Architekten Bruno Taut als spirituell bedeutsames und sozial verbindendes Stadt-
zentrum, in dem die rein dsthetische Wahrnehmung des Raums und seine ,,Schonheit®
ohne zusitzliche Funktionalitit oder Zweck eine primére Rolle spielen. Auch andere
kulturhistorische Objekte aus dem frithen 20. Jahrhundert, wie das Glasfenster des
niederlindischen Kiinstlers Johan Thorn Prikker am Hagener Hauptbahnhof, werden
grob zitiert.

Mit der Arbeit Floating Island (2019, 2022), welche im Salzlager selbst zu sehen ist,
tingt Marta Dyachenko den fliichtigen Charakter des urbanen Raums ein. Sie kombi-
niert Elemente von Landschaften aus ihren Kindheitserinnerungen mit Merkmalen
moderner Infrastrukturen und ldsst eine fiktive Landschaft entstehen, in der zwei gegen-
satzliche Zustinde — Neubauten und Ruinen — miteinander verschmelzen. Marta
Dyachenkos Arbeit umgeht die Lebensphase des Gebdudes und zeigt Strukturelemente,
Bewehrungsstibe und Betonblocke sowie Fragmente von Fundamenten auf einem
Zaunstreifen, die in der Regel auf der Oberfliche von funktionalen Gebduden nicht sicht-
bar sind, aber darauf hinweisen, wie sehr sich der 6ffentliche Raum durch die Bau-
tatigkeiten verindert.

The artist Marta Dyachenko has placed the site-specific sculpture Handgreifliche
Utopie (2024) on a meadow not far from the salt warehouse. The point of departure
for the sculpture, which Marta Dyachenko developed for the exhibition and which
can be regarded as a threedimensional diagram, is a reflection on the historical
impact of industrialization on city planning and landscaping. The artist refers to the
Werkbund’s ideas about the aesthetics of urban spaces and in particular to the
City Crown, a concept by architect Bruno Taut that signifies a spiritually significant
and socially unifying city center in which the purely aesthetic perception of space
and its “beauty” play a primary role, without it needing additional functionality or
purpose. Other cultural heritage objects from the early 20th century, such as Johan
Thorn Prikker’s stained glass window at Hagen’s main station, are referred to as well.
In the installation Floating Island (2019, 2022) which is presented inside the salt
warehouse, Marta Dyachenko captures the fleeting nature of urban spaces. She com-
bines elements of landscapes from her childhood memories with features of the
modern infrastructural landscape. This creates a new fictional landscape that merges
two contrasting states: new buildings and ruins. Marta Dyachenko’s work bypasses
the period of the building’s life and reveals structural elements like rebars, and
concrete blocks or fragments of fundaments on a fence strip that are usually not
visible on the surface of functional buildings but indicate how much the public
environment changes through the act of construction.
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FEDIR TETIANYCH

Biotechnosphere

N

Das Modell
der Bio-
technosphere
wurde
von Bogdana
Kosmina
und Bogdan
Tetianych
realisiert.
Bdgdana
Kosmina
(*1990 in
Kyjiw, Ukraine)
studierte bis
2013 Architek-
turan der
Nationalen
Akademie der
Schoénen
Kinste und
Architektur
in Kyjiw und
arbeitet als
Kinstlerin und
Architektin.
Bogdan
Tetiaynch
(*1993 in Kyjiw,
Ukraine) ist
Klnstler und
Kurator
und kiimmert
sich seit 2007
als Archvar,
Kurator, Re-
searcher und
Projektmana-
gerum das
Archiv seines
Vaters Fedir
Tetianych.

The model of
the Bio-
technosphere
after Fedir
Tetianych was
realised

by Bégdana
Kosmina

and Bogdan
Tetianych.

Bogdana Kosmina
(born 1990 in Kyiv,
Ukraine) studied
architecture at the
Kyiv National Aca-
demy of Flne arts and
Architecture

until 2013 and works
as an architect and
artist.

Bogdan Tetianych
(born 1993 in Kyiv,
Ukraine) is an artist
and curator and
since 2007 works as
archivist, curator, re-
searcher and project
manager for the
archive of his father
Fedir Tetianych.

-~ Fedir Tetianych,
aus der Serie/from
the series Biotech-
nosphere. Cities

of the Future (spate
1970er bis frihe
1980er Jahre/late
1970s to early 1980s),
© Familie/Family
Tetianych

- Fedir Tetianych,
Biotechnosphere
(spate 1980er Jahre/
late 1980s),

© Familie/Family
Tetianych

Wer hat noch nie vom ewigen Leben oder
einer Reise ins Weltall getriumt? Solche
Tréume waren ein wichtiger Ausgangs-
punkt fir die unterschiedlichen Arbeiten
des sowjetukrainischen Kiinstlers

Fedir Tetianych (*1942 in Knjaschytschi, Re-
gion Kyjiw, t2007 in Kyjiw, Ukraine),

seien es extravagante Performances in
offentlichen Ridumen, die die graue sow-
jetische Wirklichkeit aufriittelten,
Gemilde oder monumentale Arbeiten im
Auftrag des Staates.

Fedir Tetianych war ein Visionir, der
durch die Erkenntnisse der Weltraum-
forschung und den Flug des Kosmonauten
Juri Gagarin ins Weltall im Jahr 1961 in-
spiriert wurde. Die Endlichkeit des mensch-
lichen Korpers angesichts des unendlichen

Universums stellte fiir ihn eine Herausforderung dar, die ihn nach Wegen suchen

lief}, die Begrenztheit des Lebens zu iberwinden. Seine Idee war, den biologischen
Kérper durch die neu entwickelten Technologien zur Erkundung des Weltalls zu
unterstiitzen. Leidenschaftlich daran interessiert, Szenarien fiir die Zukunft zu entwer-
fen, erfand Fedir Tetianych die sogenannte Biotechnosphere, eine Raumkapsel mit
einem Durchmesser von 2,40 Meter, gedacht als autonome Unterkunft fir die Mensch-
heit sowohl auf der Erde als auch im Weltall.

Auf dem Gelinde der Kokerei Zollverein, direkt vor dem Salzlager, ist eine Re-
konstruktion der Biotechnosphere installiert, die die ukrainische Architektin B6gdana
Kosmina gemeinsam mit Bogdan Tetianych, Sohn von Fedir Tetianych, erstellt hat.

Die Reproduktion des Modells von Fedir Tetianychs Erfindung, die urspriinglich am
Eisenbahndepot der Stadt Popasna in der ukrainischen Region Luhansk (jetzt unter
russischer Besetzung) platziert war, soll sowohl das Erbe dieses Kiinstlers wiirdigen

als auch die gegenwiirtig bedrohte Kunstgeschichte der Ukraine sichtbar und lebendig
machen.

Nikita Kadans Installation The Popasna Corner nimmt ebenfalls Bezug auf das
Errichten und Verschwinden der Biotechnosphere und die Geschichte der Stadt
Popasna.

Who has never dreamt of eternal life or navigating outer space? Such dreams

were an essential point of departure for the diverse artistic practices of the Soviet-
Ukrainian artist Fedir Tetianych (born 1942 in Kniazhychi, in the Kyiv region,

died 2007 in Kyiv, Ukraine). These practices included extravagant performances in
public spaces that shook up the grayish Soviet realia, paintings, or state-commis-
sioned monumental works.

Tetianych was a visionary who was influenced by the ideas of space exploration
and the flight of the cosmonaut Yuri Gagarin to space in 1961. Seeing the limita-
tions of a mortal body faced with the infinite universe, Tetianych envisioned ways
to overcome life’s limitations. His ideas were intended to support the biological
body with the new technologies aimed at exploring space. Keen on developing sce-
narios for the future, the artist invented the so-called Biotechnosphere, an alien
capsule 2.40 meters in diameter that was designed as an autonomous dwelling for
humanity both on Earth and in space.

On the grounds of the Zollverein Coking Plant, directly in front of the Salzlager
(salt warehouse), you can see a reconstruction of the Biotechnosphere by Bogdan
Tetianych, son of Fedir Tetianych, and the Ukrainian architect Bogdana Kosmina.
The reproduction of the model of Tetianych’s invention, which was initially in-
stalled at the railroad depot in the town of Popasna in the Luhansk region of Ukraine
(now occupied by Russia), contributes to preserving the heritage of this parti-
cular artist, while calling attention to the existence and increasing the visibility
of Ukrainian art history, which is currently under threat.

Nikita Kadan’s installation The Popasna Corner also refers to the creation
and disappearance of Tetianych’s Biotechnosphere and to the history of the city
of Popasna.
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NIKITA KADAN

The Popasna Corner

Nikita Kadan
(*1982 in Kyjiw,
Ukraine) ist
Kunstler und
Kurator und
setzt sichin
seiner Arbeit
haufig mit der
komplexen
Bedeutung
von kulturel-
lem Erbe
auseinander.
Seine Werke
waren vor
Kurzem bei
der Kyiv
Perenniale in
Berlin (2024)
und in der
Ausstellung
Dare to
Dream, pra-
sentiert

vom Pinchuk-
ArtCentre,

in Venedig
(2024) zu
sehen.

Nikita Kadan
(born1982in
Kyiv, Ukraine)
is an artist
and curator
whose prac-
tice deals
with the com-
plications

of understan-
ding cultural
heritage.

His work has
recently

been shown at
the Kyiv
Perennial in
Berlin (2024)
and in

the exhibition
Dare to Dream
presented

by the Pinchuk-
ArtCentre
in Venice (2024).

» Popasna Local
History Museum
(2020), ©The Terri-
tory of Terror
Museum, Fotos:
Anna Yatsenko

Nikita Kadans Arbeit The Popasna Corner
(2024) nimmt Bezug auf die Asthetik eines
typischen Stadtmuseums in der Ukraine
und erzihlt zwei Geschichten, die ihren Ur-
sprung in der ukrainischen Stadt Popasna
zu Zeiten der Sowjetunion haben. Da ist zu-
nichst die Geschichte des Entstehens,
Verschwindens und Neuentstehens der Bio-
technosphere, einem Werk des Kiinstlers
Fedir Tetianych aus den 198oer Jahren. Paral-
lel dazu fand die Griindung und Ent-
wicklung des Semen-loffe-Museums fiir
Lokalgeschichte in Popasna statt. Der orts-
anséssige Lehrer und Historiker Semen Ioffe
hatte fir das Museum im Laufe mehrerer
Jahrzehnte eine umfangreiche Sammlung
angelegt, die weit Uiber die Lokalhistorie
hinausging und eine Darstellung der Mensch-
heitsgeschichte mit unterschiedlichen
Beispielen aus der Naturgeschichte umfasste.

Beides ereignete sich in der kleinen
Stadt Popasna unabhingig voneinander,
aber die Spuren wurden 2022 zeitgleich
ausgeldscht, als die russische Armee das
Gebiet besetzte, die Stadt innerhalb von
drei Monaten vollstindig zerstorte und
nichts als Odland zurticklie. Nikita Kadan
und die Mitglieder des ukrainischen Kol-
lektivs DE NE DE wollen mit ihrer kiinstler-
ischen Praxis die Erinnerung an diese
Geschichten aus Popasna und das kulturelle
Erbe der Ukraine lebendig halten.

By referring to the aesthetics of a traditional local museum in Ukraine, Nikita
Kadan’s work The Popasna Corner (2024) narrates two stories that both have their
origin in the city of Popasna in Ukraine during the time of the Soviet Union.
One is the story of the appearance, disappearance, and revival of the Biotechno-
sphere, which artist Fedir Tetianych realized in Popasna in the 1980s. Parallel to this
is the history of the creation and development of Popasna’s Semen loffe Museum
of Local History. The local teacher and historian Semen Ioffe developed an ex-
tensive collection for the museum over the course of several decades. With his work,
he realized much more than a local history exhibition: He created a visualization
of the history of humankind with various examples from the field of natural history.
These two stories unfolded independently in the small town, but their physical
traces disappeared simultaneously in 2022, when the Russian Army occupied
the territory and completely destroyed the city within three months, leaving behind
nothing but wasteland. Through his artistic practice, Nikita Kadan and the other
members of the Ukrainian collective DE NE DE work to preserve the fragments of
memory of these Popasna phenomena and strive to keep the cultural history
of Ukraine alive.
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Konuu. omp., DAISI, AISI

NINO KVRIVISHVILI

)]

Nino
Kvrivishvili
(*1984 in
Kareli, Geor-
gien) stu-
dierte an der
Staatlichen
Kunstakade-
mie in Tiflis.
lhre Arbeiten
wurden unter
anderem

im Museum
Waschefabrik
in Bielefeld
(2027),

im Weltkunst-
zimmerin
Dusseldorf
(2018) oder
im Staatlichen
Seiden-
museum

in Tiflis (2016)
in Ausstellun-
gen gezeigt.

Nino
Kvrivishvili
(born 1984
in Kareli,
Georgia)
studied at the
Thilisi State
Academy of
Arts. Her
works have
been shown
at the
Museum
Waschefabrik
in Bielefeld
(2021),

the Welt-
kunstzimmer
in Diisseldorf
(2018), and
the State Silk
Museum in
Thilisi (2016).

- Nino Kvrivishvili,
DAISI (2021),

© Nino Kvrivishvili,
Foto:

Guram Kapanadze
— Nino Kvrivishvili,
AISI (2022),

© Nino Kvrivishvili,
Foto:

Guram Kapanadze

Komnuu. otp., eine Kurzform fir Kozuuecmeo ompesos, steht in violetten Lettern in dem
20 Meter langen gewebten Fries, den die georgische Kiinstlerin Nino Kvrivishvili

fir das Salzlager entworfen hat. Ubersetzt bedeuten diese Worte in etwa ,,Anzahl der
geschnittenen Teile“ Sie beziehen sich als unvollstindiges Textelement auf fiir die
Produktion wichtige Informationen, die iiblicherweise im Etikett enthalten sind. Nino
Kvrivishvili studierte Textildesign in Georgien und reflektiert in ihrer kiinstlerischen
Arbeit die Geschichten der Textilproduktion ihres Landes, die zu Sowjetunion-Zeiten
einen zentralen Industriezweig darstellte. Thre Auseinandersetzung verwebt Nino
Kvrivishvili im wahrsten Sinne des Wortes mit personlichen Erzahlungen ihrer Familie.
Auch in den beiden Wandteppichen mit den Titeln DAISI und AISI, auf denen Stoff-
rollen zu sehen sind, sind Spuren dieser Reflektion sichtbar. Nino Kvrivishvilis Arbeits-
weise des langsamen Webens mit den Hénden kontrastiert nicht nur den industriellen
Herstellungsprozess, sondern thematisiert auch die Praxis des Webens als traditionell
weiblich gelesene Arbeit und die Frage danach, wie sich Erinnerungen in kiinstlerische
Objekte einschreiben konnen.

Konuu. Omp., which is short for KonuaectBo otpe3sos, is written in purple letters
on the twenty-meter long, woven frieze that the Georgian artist Nino Kvrivishvili
has designed for the Salzlager. The title can be roughly translated as “number

of cut parts.” This incomplete textual fragment refers to important information for
textile production, which is usually found on a garment tag. Kvrivishvili studied
textile design in Georgia. In her artistic work, she reflects the history of her country’s
textile production, which during the Soviet era was a major industrial sector.
Kvrivishvili literally interweaves her exploration of this theme with personal stories
from her family. The two tapestries titled DAISI and AISI, which show rolls of
fabric, also reveal traces of this reflection. Kvrivishvili’s working method of slow
weaving with her hands not only contrasts with the industrial production process;
it also addresses how the practice of weaving is traditionally regarded as womens’
work, while exploring how memories can become inscribed in artistic objects.
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JANA GUNSTHEIMER

Jana Gunst-
heimer (1974
in Zwickau)
hat Ethnolo-
gie, Kunst-
geschichte
und Bildende
Kunstin
Leipzig, Halle,
Athen und
Ohio, USA
studiert und
lebt zwischen
Jenaund
Weimar. Seit
2016 ist sie
Professorin
fur Expe-
rimentelle
Malerei und
Zeichnung an
der Bauhaus
Universitat
Weimar. In
ihrer kiinstle-
rischen Praxis
setzt sie das
Mittel der
Zeichnung
ein, um damit
komplexe
Narrative an
der Grenze
zwischen
Wirklichkeit
und Fiktion zu
schaffen.

Jana Gunst-
heimer
(born 1974

in Zwickau,
Germany)
studied
ethnology,
art history
and fine arts
in Leipzig,
Halle, Athens
and Ohio,
USA and lives
in Jena and

Weimar. She has
held a professorship
for experimental
painting and drawing
at the Bauhaus Uni-
versity since 2016.
Throughout her
artistic practice, she
uses drawings as a
medium that enables
her to create com-
plex narratives on
the verge between
reality and fiction.

1 Jana Gunstheimer,
GroBe Geste (2016),
© Jana Gunstheimer,
Foto: Matthias Knoch
+ Jana Gunstheimer,
moelk (2019),
Ausstellungsansicht/
installation view

© Jana Gunstheimer,
Foto: Studio

Gunter Lepkowski

In ihrer Werkserie Kosmos (2015—2016) zeigt
Jana Gunstheimer eine Auswahl von
Graphit-Zeichnungen, in denen sie sich mit
der Zeit nach dem Kalten Krieg und ihrem
eigenen Aufwachsen in der ehemaligen
DDR befasst. Die Bilder beschworen Le-
benswelten herauf, die nicht linger existie-
ren, aber in Erinnerungen fortleben. Die
prézisen, fast fotorealistischen Zeichnung-
en spliren Fragmente vergangener Ideo-
logien auf, die in unserer Gegenwart
verstreut liegen, erkennbar in verlassenen,
zerfallenen Monumenten, Grenzlinien

auf Karten und geometrischen Motiven.
Aus ihrem urspriinglichen Kontext
genommen, rufen sie ein Gefiihl der Leere
und Entfremdung hervor. Jana Gunst-
heimer verleiht Objekten eine Stimme und
lasst sie die Vergangenheit erzéhlen.
Geschichte entsteht durch Bilder, die Erin-
nerungen auslosen, und dem assoziativen
Raum dazwischen. Mit ihren Arbeiten
hinterfragt Jana Gunstheimer so auch, wie
Geschichte erzihlt, geordnet und repré-

| sentiert wird. Die gedeckte Ockerfarbe der

Wand, auf der die Arbeiten von Jana Gunst-
heimer gezeigt werden, erinnert an ein
einfaches Design aus der DDR-Zeit und
tugt der Ausstellung eine weitere Kontext-
ebene hinzu.

With her series of works titled Kosmos
(2015—2010), artist Jana Gunstheimer
presents a selection of her graphite draw-
ings. The drawings allude to the post-
Cold War conditions and Gunstheimer’s
upbringing in the former GDR, evo-
king experiences of something that no
longer exists but remains in memories.
The meticulously produced, almost
photorealistic drawings trace fragments
of bygone ideologies scattered in our
present day, seen in desolate, fragment-
ed monuments, map outlines,
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and geometric motifs. Detached from their original context, the drawings inspire

a sense of emptiness and alienation. Gunstheimer lends a voice to objects,

allowing them to speak and tell their history. The narrative unfolds through images,
the memories connected to them, and the references between them. In presen-

ting her works, she also questions how history is told, structured, and represented.
The muted ochre color of the wall on which the works are presented refers to

the simple design of the GDR era and adds another layer of context to the display.
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YURI YEFANOV

We will definitely talk about this after the last air raid alert stops, You will survive

Yuri Yefanov
(*1990 in Sa-
porischschja,
Ukraine) stu-
dierte an der
Kyiv National
University of
Culture and
Arts. Er zeigt
seine Arbei-
ten aufinter-
nationalen
Filmfestivals
und in Aus-
stellungen,
zuletzt unter
anderemim
Dortmunder
Kunstver-
ein (2024).
Yuri Yefa-
nov war bis
Ende 2023
Resident des
Programms
Zu Gast bei
Urbane Kiins-
te Ruhr und
lebt seitdem
in Bochum,
zuvor wohnte
erin Kyjiw.

Yuri Yefanov
(born 1990 in
Zaporizhzhia,
Ukraine)
studied at the
Kyiv National
University of
Culture and
Arts. He has
presented
his works at
international
film festivals
and exhibi-
tions, most
recently

at the Kunst-
verein
Dortmund

(2024). Until the end
of 2023 Yuri Yefanov
was a resident of

the program Zu Gast
bei Urbane Kiinste
Ruhr. Since then he
has been living in
Bochum. Before that,
he lived in Kyiv.

- Yuri Yefanov,

We will definitely
talk about this after
the last air raid

alert stops (2024),
Stills, © Yuri Yefanov

Yuri Yefanovs Film We will definitely talk
about this after the last air raid alert

stops (2024) 1adt zu einer Zeitreise in eine
farbenfrohe Welt ein, in der die 6kolo-
gischen Krisen und Kriege der Gegenwart
tiberwunden sind und alle Lebewesen

in Harmonie zusammenleben.

In computergenerierten, neonfarbenen
Bildern erschaftt der Kiinstler die Vision
einer Gesellschaft, in der die Menschen in
einem sogenannten Rekultivierungspro-
gramm daran arbeiten, die Stadt in einen
riesigen Wald zu verwandeln. Der Wald ist
fir Yuri Yefanov ein Modell fiir eine
natlrliche Form der Koexistenz. Er steht
im Gegensatz zu einem Garten, dessen
Harmonie auf Ausschluss bestimmter Spe-
zies wie Schnecken und Unkraut beruht.
Jenseits von Mechanismen der Ausbeutung
der Ressourcen der Natur existieren in
einem Wald dagegen die Bediirfnisse jedes
Einzelnen, seien es Menschen, Fliisse,
Végel oder Pilze, in Einklang miteinander.
Vervollstindigt wird die filmische
Erzéhlung durch visuelle Reisen in Wilder
aus einer fernen Zukunft.

Yuri Yefanov bettet die auf drei
Monitoren gezeigte Filmarbeit ein in die
Installation You will survive (2024), eine
kiinstlich angelegte, die Bilder des Waldes
kontrastierende Kleingartenlandschaft
aus Plastikblumen und Gartenzwergen
und schafft so ein Ensemble zum Nieder-
lassen und Verweilen.

Yuri Yefanov’s film We will definitely talk about this after the last air raid alert
stops (2024) invites us on a journey through time to a colourful world where eco-
logical crises and the wars of today have been overcome and all beings live
together in harmony.

In computer-generated, neon colored images, the artist creates a vision of
a society where people work in a so-called recultivation program to transform the
city into a gigantic forest. For Yuri Yefanov, the forest is a model for a natural
form of coexistence. It represents the opposite of a garden, the harmony of which
is based on the exclusion of certain species, like slugs and weeds. In contrast to
the mechanisms of exploiting natural resources, in a forest, the needs of each indi-
vidual — be they humans, rivers, birds, or fungi — are in consonance with each
other. Visual journeys through these forests from a distant future complete the cine-
matic narrative.

Yefanov integrates the film shown on three screens in the installation You
Will Survive (2024), an artificial allotment garden landscape made of plastic flowers
and garden gnomes, thus creating an ensemble where visitors can sit down and
spend some time.
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DRIANT ZENELI

Maybe The Cosmos Is Not So Extraordinary

Driant Zeneli
(*1983in
Shkoder,
Albanien) lebt
und arbeitet
zwischen Tira-
na und Turin
und prasen-
tiert seine
Arbeit in zahl-
reichen
internationa-
len Ausstel-
lungen,
zuletzt unter
anderem

bei der
Manifesta 14
in Prishtina
(2022).

Mit der Instal-
lation Maybe
The Cosmos
Is Not So
Extraordinary
reprasentierte
Driant Zeneli
2019 den
albanischen
Pavillon

auf der

58. Biennale
in Venedig.

Driant Zeneli
(born 1983

in Shkoder,
Albania) lives
and works

in Tirana and
Torino. He has
shown his
works in many
international
exhibitions,
most recently
at the
Manifesta 14
in Pristina
(2022). Zeneli
represented
Albania at the

58th Venice Biennale
in 2019 with his
installation Maybe
the Cosmos Is

Not So Extraordinary
in the Albanian
pavilion.

+7 Driant Zeneli,
Maybe The Cosmos
Is Not So Extra-
ordinary (2019),
Stills, © Driant Zeneli
und/and Fondazione
In Between Art Film

Mit seiner skulpturalen Videoinstallation
Maybe The Cosmos Is Not So Extraordinary
(2019) begibt sich Driant Zeneli auf die
Spuren des Chromabbaus in Albanien. Die
Installation basiert auf einem Dreikanal-
Film, der in den Minen von Bulgiza, einer
Stadt im Nordosten des Landes, spielt,
wo seit 1918 das Mineral abgebaut wird.
Bis heute ist Albanien mit seinem
enormen Chromvorkommen einer der
weltweit grofiten Exporteure.

Fir den Film entwickelte Driant Zeneli
gemeinsam mit fiinf Kindern eine Ge-
schichte, in der sie in der Mine eine grofde
silberne Kapsel entdecken. Uber diese
Kapsel folgen die Kinder, die auch die Pro-
tagonisten des Films sind, dem Weg
des Chroms von der Gewinnung und Ver-
arbeitung in der Fabrik bis hin zum welt-
weiten Export. Mit einer prazisen filmi-
schen Choreographie tibersetzt der Kiinst-
ler die Prozesse der Produktion in eine
poetische Erzihlung und findet fur die in-
dustrielle Umgebung der Fabrik eine
geradezu hypnotische visuelle Form. Der
Film berichtet so nicht nur Gber die be-
driickende Realitit der Mine, sondern
auch tiber die Moglichkeiten, unter fragi-
len Bedingungen einen utopischen
Ort der Freiheit und Trdume herzustellen.

In his sculptural video installation
Maybe The Cosmos Is Not So Extraordi-
nary (2019), Driant Zeneli explores

the mining of chrome in Albania. The installation consists of a three-channel film
that takes place in the mines of Bulgiza, a city in the northeast of the country,
where this mineral has been mined since 1918. With its enormous deposits, Albania
remains one of the largest exporters of chrome in the world to this day.

For the film Driant Zeneli developed a story together with five children from
Bulqiza in which they discover a silver-colored capsule in the mine. Via the capsule,
the kids, who are the protagonists of the film, follow the journey of chrome
from mining, to processing in the factory, all the way to global export. Using a pre-
cise filmic choreography, the artist translates the production processes into a
poetic narrative, finding an outright hypnotic visual form for the factory’s indus-
trial surroundings. The film not only shows the oppressive reality of the mine;
it also explores the potential to create a utopian place of dreams and freedom under
fragile conditions.
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Babushka in Space

ULI GOLUB

Uli Golub
(*1990 in
Charkiw, Ukra-
ine) beschaf-
tigt sichin
ihren Arbeiten
mit alternati-
ven Lebens-
modellen und
der Kon-
struktion von
neuen Mog-
lichen Realité-
ten. Sie er-
langte an der
V. N. Karazin
Kharkiv Natio-
nal University
ihren Master
in Philologie,
2016 schloss
sie unter

der Mento-
renschaft des
Klnstlers
Sergey Brat-
kov ihr
Studium an
der Rodchen-
ko Moscow
School of
Photography
and Multi-
media ab.
2020 wurde
sie am
PinchukArt-
Centre mit
dem zweiten
Sonder-

preis ausge-
zeichnet.

Uli Golub
(born 1990

in Kharkiv,
Ukraine) is
interested

in designing
alternative
models for
existence and

constructing new
possible realities

in her works. She ob-
tained a Master of
Arts in Philology

at the V. N. Karazin
Kharkiv National
University (2012)
and completed

her studies at the
Rodchenko Moscow
School of Photo-
graphy and Multi-
media under the
mentorship of artist
Sergey Bratkov

in 2016. In 2020,
the artist won the
Second Special
Prize of the Pinchuk-
ArtCentre.

» = Uli Golub,
Babushka in

Space (2017), Stills,
© Uli Golub

In ihrem Video Babushka in Space nimmt
Uli Golub das Publikum mit auf eine
tiktive Reise mit ihrer dreiundachtzigjahri-
gen Grofimutter Nadya, die von ihrem
Leben auf einer Weltraumstation und den
damit verbundenen Einschrinkungen
und Hoffnungen erzahlt. Handlung und
Kulisse des Films beziehen sich auf eine be-
rithmte Installation von Ilya Kabakov,
The Man Who Flew Into Space From His
Apartment (1985). Die Kiinstlerin und ihre
GrofSmutter sprechen tber die Schriften
philosophischer Denker wie Boris Groys
und spekulieren iiber das Leben auf
der Erde vor dem Eingreifen des Men-
schen, tiber Einsamkeit und Vertreibung,
aber auch iber die Chancen fiir eine
friedliche Koexistenz. ,Die Erde ist
so wunderschon! Wenn alle die Erde vom
Weltall aus sehen konnten, wiirde
wahrscheinlich alles Bose aus der Welt
verschwinden. Die Menschen wiirden sich
zusammenschliefSen und an einem
Strang ziehen', sagt die GrofSmutter. In dieser
Botschaft klingt eine utopische Vision
aus der Vergangenheit an, die auch eine
Inspiration fiir eine bessere Zukunft sein
konnte.

Auf bequemen Massagestiihlen sitzend,
ist das Publikum eingeladen, sich auf
eine Reise ins Weltall zu begeben und tiber
die Moglichkeiten planetarer Perspekti-
ven nachzudenken.

In her video Babushka in Space Uli Golub invites the audience on a fictional
journey together with her 83-year-old grandmother Nadya who talks about her life
on a space station, sharing her constraints and hopes. In its plot and setting,
the film refers to a famous artwork by Ilya Kabakov, The Man Who Flew Into Space
From His Apartment (1985). Discussing writings of philosophical thinkers such
as Boris Groys, the artist and her grandmother reflect on life on Earth before human
interference, solitude, and displacement. They also discuss possibilities of
peaceful coexistence. “Earth is so beautiful! If everyone looked at Earth from space,
all evil would probably disappear from this world. People would unite in their
efforts and aspirations,” the grandmother says. This message echoes a utopian vision
from the past and could be a guidance for a better future.

Comfortably seated in massage chairs, the visitors are invited to immerse them-
selves in the journey into space and to think about possibilities of the planetary
perspectives.
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Zhanna
Kadyrova
(*1981in
Browary, Ukra-
ine) gehort
zu den
bekanntesten
zeitgendssi-
schen Kinst-
ler*innen

der Ukraine
und arbeitet
seit zwanzig
Jahrenin

den Berei-
chen
Bildhauerei
und Monu-
mentalkunst.
lhre Arbeiten
sind inin-
ternationalen
Ausstellun-
gen zu sehen,
unterande-
rem

im Kunst-
verein Han-
nover (2023),
im NS-Doku-
mentations-
zentrum Mun-
chen (2023)
undim
PinchukArt-
Centrein
Kyjiw (2018).

Zhanna
Kadyrova
(born 1981

in Browary,
Ukraine) is
one of the
most promi-
nent con-
temporary
Ukrainian
artists and
has worked
in the field of
sculpture and

monumental art for
about twenty years.
She has presented
her work in inter-
national exhibitions
and institutions such
as the Kunstverein
Hannover (2023),
the NS Dokumenta-
tionszentrum
Miinchen (2023)

or in the PinchukArt-

Centre in Kyiv (2018).

7 Zhanna Kadyrova,
Second Hand (2019),
Ausstellungansicht/
installation view La
Biennale di Venezia,
© Zhanna Kadyrova
und/and

Galleria Continua,
Foto: Ela Bialkowska,
OKNO Studio

- Zhanna Kadyrova,
Second Hand (2015),
© Zhanna Kadyrova
und/and

Galleria Continua,
Foto: Zhanna Kadyrova

Als eine Art Aktualisierung des Denkmalschutzes ruft Zhanna Kadyrova dazu auf, auch
in der Kunst die Idee der Wiederverwendung als Bestandteil nachhaltigen und 6ko-
logischen Denkens einzubeziehen. Den Ausgangspunkt fiir ihre meist ortsspezifischen
Arbeiten bilden oft Gebiude, die gerade abgerissen oder umgebaut werden oder

leer stehen. Fir ihre Reihe Second Hand entfernt sie Keramikfliesen von den Wénden
der Gebiude und verwandelt sie in skulpturale Objekte in Gestalt von Kleidern,
T-Shirts oder Hosen. Durch die Muster der an Kleidungsstiicke erinnernden Keramik-
objekte wird so die Asthetik der Hiuserfassaden, die nicht mehr vorhanden sind

oder bis zur Unkenntlichkeit verdndert wurden, mit aufgenommen. Dabei beschéftigt
sich die Kiinstlerin mit der Geschichte der einzelnen Gebdude und erhilt die
Erinnerung an deren Vergangenheit und an die personlichen Erlebnisse der ehemaligen
Bewohner*innen aufrecht. Angesichts urbaner Verinderungen und ideologischen Wan-
dels bilden Zhanna Kadyrovas Objekte so ein Gegengewicht zu dem Verlust der

fragilen Verbindungen zwischen Orten und personlicher oder kollektiver Erinnerung.

Die Objekte in der Ausstellung im Salzlager wurden mit Fliesen aus der ehemaligen
Darnitski-Seidenfabrik in Kyjiw hergestellt.

By actualizing the topic of heritage preservation, Zhanna Kadyrova appeals to the
idea of re-use as a sustainable and ecological thinking also in the field of art.

In her often site-specific artistic practice, she takes buildings that are being de-
stroyed, modified, or abandoned as a point of departure. In the series Second Hand
the artist removes ceramic tiles from the walls of these architectures and trans-
forms them into sculptural objects in the form of dresses, T-Shirts or trousers.

The ornaments of the ceramic objects resembling clothes precisely reproduce the
patterns of the original facade of buildings that have disappeared or been

altered beyond recognition. At the same time, the artist explores the history of each
building and, together with the cladding, captures and fixes the memory of
buildings and the people whose personal stories are connected to these places.
Confronted with urban transformations and ideological shifts, Zhanna Kadyrova’s
objects counterbalance the loss of the fragile connections between places and
personal or collective memory. The objects in the exhibition in the salt warehouse
were produced with tiles from the former Darnitski Silk Factory in Kyiv.
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Anna Daudikova, Portrait of
a Woman with Institution —
Alina Lamakh with Textile
Industry, 2017

Die Textilktnstlerin Alina Lamakh
(1925 —2020) arbeitete 28 Jahre
lang in der Darnitski-Seidenfabrik
in Kyjiw. Ihrem Lebensweg und
kinstlerischen Schaffen folgend,
erzihlt der Film eine Geschichte
Uber Frauenarbeit, Kunst, Krieg
und Zensur. Er gibt einen Einblick
in die Zeit der Sowjetunion in

der Ukraine, die von Planwirt-
schaft und industrieller Produkt-
ion gepragt war.

Anna Daucikova (*1950 in Bratis-
lava, Slowakei) verbindet in ihrer
kiinstlerischen Praxis Malerei,
Fotogratfie, Video und Performance
und setzt sich mit Fragen nach

Autor*innenschaft, Gender und Sexualitit
auseinander. Sie war Mitbegriinderin
mehrerer Frauen-NGOs und in den 19goer
Jahren Sprecherin fiir LGBT-Rechte in

der Slowakei. Thre Arbeiten werden in inter-
nationalen Ausstellungen gezeigt, unter
anderem auf der documenta 14 (2017).

The textile artist Alina Lamakh (1925—
2020) worked for 28 years at the
Darnitski Silk Factory in Kyiv. Following
her life journey and artistry, the film
tells a story about womens’ work, art, war,
and censorship. It provides an insight
into the Soviet era in Ukraine which was
characterized by a planned economy
and industrial production.

In her practice Anna Daucikova (born
1950 in Bratislava, Slovakia) combines
painting, photography, video, and per-
formance exploring authorship, gender
and sexuality. She was a co-founder
of several women NGOs and a spokes-
person for LGBT rights in the 1990s
in Slovakia. Her works are exhibited in
international exhibitions, amongst
them at documenta 14 (2017).

® Sven Johne, Das sowjetische
Hauptquartier, 2023
Bei einem Besichtigungstermin fiihrt der
Immobilienmakler Becker die Interessen-
tin Katharina Baronn durch ein leer-
stehendes Gebiude, das ehemalige sowjeti-
sche Hauptquartier in Winsdorf in
Brandenburg, in dem die Frau als achtjihri-
ges Kind den Abzug der sowjetischen
Truppen erlebte. Sven Johne ldsst in seiner
fiktionalen Videoarbeit kindlich-ideali-
sierte Erinnerungen an die Zeit in der ehe-
maligen DDR auf die gegenwirtige
Realitéit des Kapitalismus treffen und
erzéhlt von frithen Prigungen, der Macht
von Ideologien und dem Abschied von
der Kindheit.

Sven Johne ("1976 auf Riigen) ist Kunstler
und Filmemacher und lebt in Berlin. In
seinen Text-, Foto- und Video-Arbeiten
kombiniert er historische Recherchen und
fiktionale Erzahlungen und beschaftigt
sich mit postsozialistischen Biografien.

Er erforscht Aspekte der Gegenwart und
Vergangenheit in Ostdeutschland, das
Geftihl politischer Ohnmacht und die all-
gemeine Sehnsucht nach Verinderung.

During a viewing appointment, the
real estate agent Becker leads the po-
tential buyer Katharina Baronn through
a vacant building, the former Soviet
headquarters in Wiinsdorf in Branden-
burg, where the woman experienced
the withdrawal of Soviet troops as an
eight-year-old child. In his fictional
video work, Sven Johne allows childlike,
idealized memories of his time in the
former GDR to clash with the present-
day reality of capitalism.

Sven Johne (born 1976 on Riigen) is
an artist and filmmaker based in Berlin.
In his text, photo and video works, he
combines historical research and fictio-
nal narratives and deals with post-
socialist biographies. He explores aspects
of East Germany’s present and past,
the feeling of political powerlessness and
the general longing for change.

® Emilija Skarnulyté, Aldona,

2013
Im Frithjahr 1986 verlor Aldona ihr Augen-
licht, die Nerven in ihren Augen waren
vergiftet. Thre Arzte sagten, die Ursache
sei wahrscheinlich die radioaktive Strah-
lung nach der Explosion des Kernkraft-
werks von Tschernobyl. Der Film folgt Al-
dona, der Grofdmutter der Kiinstlerin
Emilija Skarnulyté, bei ihrem tiglichen
Besuch im Grutas-Park — einem Park mit
Skulpturen und ideologisch aufgeladenen

Monumenten aus der Zeit der Sowjet-
union in Litauen — und macht die Bezieh-
ungen zwischen Vergangenheit und
Gegenwart korperlich spiirbar.

Emilija Skarnulyté ist eine in Litauen
geborene Kiinstlerin, Filmemacherin und
Mitbegriinderin eines Kollektivs fiir ana-
loge Filmpraxis in Tromsg, Norwegen.
Thre zwischen Dokumentation und speku-
lativer Fiktion angesiedelten Videoarbeiten
tuhren die Betrachter*in durch stillgelegte
Kernkraftwerke, Tiefsee-Datenspeicher,
vergessene Unterwasserstiddte und unheim-
liche Naturphianomene.

In the spring of 1986, Aldona became
permanently blind, the nerves in her
eyes were poisoned. Her doctors assumed
that it was probably the radioactive
damage due to Chernobyl’s Nuclear
Power Plant explosion. The film follows
Aldona, the grandmother of the artist
Emilija Skarnulyté, through her daily so-
journ to Grutas Park — a park with sculp-
tures and ideologically loaded monu-
ments from the Soviet era in Lithuania —
and activates the relations of the past
and the present as a bodily experience.

Emilija Skarnulyté is a Lithuanian-
born artist, filmmaker and co-founder of
a collective for analogue film practice
in Tromsg, Norway. Working between do-
cumentary and speculative fiction, her
video works take viewers through decom-
missioned nuclear power plants, deep-
sea data storage units, forgotten under-
water cities, and uncanny natural
phenomena.

@ Borjana Ventzislavova,
Gesellschaftsspiele/Real Games,
2020

Gesellschaftsspiele/Real Games portritiert

Erwachsene, die Spiele aus ihrer Kindheit

vor dem Hintergrund einer trostlosen
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Stadtlandschaft nachspielen. In insze-
nierten Situationen zeigt der Film

ein Wechselspiel zwischen Freiheit
und Zwang, das durch die Regeln der
Spiele vorgegeben wird.

Die in Sofia geborene und in Wien
lebende Kinstlerin Borjana Ventzis-
lavova arbeitet mit Video, Film, Foto-
grafie und Installationen, oftmals
im offentlichen Raum. In ihren Arbei-
ten verwischt sie die Grenzen
zwischen Dokumentation und Fiktion
und erforscht die Verbindung zwi-
schen personlichen Erfahrungen und
gesellschaftlichen Themen in der
heutigen Welt.

Gesellschaftsspiele /Real Games
portrays adults reenacting their child-
hood games against the background
of a desolate urban landscape.
Through staged situations, the film
manifests the interplay between
freedom and compulsion regulated
by the games’ rules.

Borjana Ventzislavova (born in
Sofia) is a Vienna-based artist who
works with video, film, photography,
installation, and often works in
public space. In her works she blurs
the boundaries between documentary
and fiction exploring the connec-
tion between personal experiences
and societal issues in today’s world.

® Dana Kavelina, Letter

to a Turtledove, 2020
Der Film Letter to a Turtledove basiert
auf einem Gedicht der Kiinstlerin,
das personliche Erfahrungen und
politische Erzahlungen miteinander
verwebt. Aus animierten Sequen-
zen, inszenierten Szenen und
Filmmaterial aus dem Donbas aus
den 1930er Jahren stellt der Film

konventionelle Kriegsnarrative infrage
und reflektiert das Freund-Feind-Voka-
bular in Kriegsterminologien.

Dana Kavelina (*1995) ist Kiinstlerin
und Filmemacherin. Sie stammt aus
Melitopol und lebt heute zwischen Lwiw
und Berlin. In ihrer Praxis, die haupt-
sichlich Video und Animation umfasst,
beschiftigt sie sich hdufig mit mili-
tirischer Gewalt und Krieg, historischen
und individuellen Traumata, Erinnerung
und alternativen Wegen, Geschichte
zU interpretieren.

The film Letter to a Turtledove is
based on a poem written by the artist
merging personal experiences and
political narratives. Composed of ani-
mated sequences, staged scenes,
and 1930s Donbas footage, the film
challenges conventional war narratives
and reflects on the friend/enemy vo-
cabulary in war terminologies.

Dana Kavelina (born 1995) is an ar-
tist and filmmaker originally from
Melitopol, now living between Lviv
and Berlin. In her practice encompas-
sing primarily video and animation,
she often touches upon military vio-
lence and war, historical and indi-
vidual trauma, memory, and alterna-
tive ways for history interpretation.

® ruins collective (Teta Tsybulnyk,

Elias Parvulesco,

Svitlana Pototska), zong, 2019
Das Naturreservat Zamglai, das mogli-
cherweise nach dem altkurdischen
Begrift zong fiir Moor benannt wurde,
ist eines der grofiten Moore der
Ukraine. Der Film zeigt das Moor als
Ort der Angst in der landwirtschaft-
lichen Folklore, als ausgebeutete Land-
schaft im Industriezeitalter und als
komplexes Okosystem.

Das ruins collective wurde 2017 in Kyjiw
gegriindet und arbeitet im Bereich

Film und Bildende Kunst. Ein zentrales
Anliegen der Gruppe ist es, die Kom-
plexitit der Welt aus menschlichen und
nicht-menschlichen Perspektiven

zu reflektieren und zu untersuchen, wie
Landschaft Identititen formt.

Zamglai Nature Reserve, possibly
named after the Old Kurdish term zong
meaning bog, is one of Ukraine’s
largest bogs. The film shows the bog as
alocus of fears in agricultural folklore,
an exploited landscape during the
industrial era, and a complex ecosystem.

ruins collective, founded in Kyiv
in 2017, is a film and art collective that
aims at reflecting on the world’s complex-
ities from human and non-human
perspectives, examining how landscapes
shape identities.

@ Tekla Aslanishvili, A State in

a State, 2022
Die Linie BTK ist eine tiber 800 Kilometer
lange Zugstrecke, die von Aserbaidschan
tiber Georgien bis ins ttirkische Kars fithrt
und als Teil des sogenannten Verkehrs-
korridors Europa-Kaukasus-Asien die
Handelsverbindungen zwischen Europa und
Mittelasien stérken soll. Mit einem Fokus
auf diese Zuglinie zeichnet der experi-
mentelle Dokumentarfilm den Prozess des
Aufbaus, der Unterbrechung und der
Fragmentierung des Eisenbahnnetzes
im Stidkaukasus und der kaspischen Region
nach und zeigt, wie sich in den Trans-
portinfrastrukturen fragile politische
Grenzen nach dem Zerfall der Sowjetunion
materialisieren.

Tekla Aslanishvili (*1988 in Tiflis,
Georgien) ist Kiinstlerin, Filmemacherin
und Essayistin und lebt zwischen Berlin
und Tiflis. In ihrer Praxis beobachtet sie

durch die Linse von grof§ angelegten
Infrastrukturprojekten die sich verindern-
den Beziehungen zwischen Regierungen,
Menschen und Territorien.

The BTK train line is an 800 kilometre
long railway line that runs from Azer-
baijan via Georgia to Kars in Turkey and
is intended to strengthen trade links
between Europe and Central Asia as part
of the so-called Europe-Caucasus-Asia
transport corridor. With a focus on
the BTK line, this experimental documen-
tary traces the process of construction,
interruption, and fragmentation of the
railroad network in the South Caucasus
and the Caspian region and shows
how fragile political borders materialize
in the transport infrastructure after
the collapse of the Soviet Union.

Tekla Aslanishvili (born 1988 in
Thilisi, Georgia) is an artist, filmmaker,
and essayist based in Berlin and
Thilisi. In her practice, she observes the
shifting relations between govern-
ments, people, and territories through
the lens of large-scale infrastructure
projects.
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Landschaft
Fine Landschaft formt
unser Denken, ist untrennbar verbunden mit

der Wahrnehmung unserer Lebensrealitat
und pragt unser Weltbild. Sie ist einerseits
eine bestehende Umgebung und erwachst
andererseits aus den Ereignissen, Gefiihlen
und Assoziationen, die wir mitinr verbinden.
Sje ist standig im Wandel, ist an spezifische
Geografien gebunden und dient als ge-
meinsame Grundlage fur Erinnerungen und
Handlungen. Zuweilen ruiniert, verbrannt
und zerstort, tragt eine Landschaft die Spu-
ren der durch uns Menschen verursachten
Veranderungen in sich, kann sich aber
ganz ohne den Menschen regenerieren und
unsere Vorstellungen und Traume befligeln.
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Landscape
A landscape shapes
It is intertwined with our per

the reality we |
worldview. Although itis an already

fantasy,

how we think.
ception of

ive in and influences our

nt, it also emerges

existing environme
emotions, and

from the memories,
associations we attribute to it. Always

shifting and connected to specific

geographies, it serves as a shared foun-
dation for memories and actions. The
landscape is sometimes ruined, burned,
or destroyed and retains the traces of
transformations caused by humans, yet
it is still capable of regenerating it-

self without our presence and can in-
spire our dreams and

our imagination.
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Architecture
Architecture
is not only
about build-
ings; it

also encom-
passes infra-
structure

and immaterial spatial
concepts like plans,
thoughts, the aesthetics of
buildings, and urban developments.
While architecture primarily focuses

on interior and exterior spaces, it also deals
with intermediate spaces. As such, it is closely
related to sculpture and installations. What is especi-
ally interesting is that, in the context of a linear timeline,
architectural fragments can simultaneously appear like ruins
from the past and constructions of the future.

The futyre is
What comes after the
prese.nt in a linear under-
standing of time. Thinking

tand how to

with constructj

Ive vision
of h?w to live together )
In peacefyl co-
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Die Gesprache zur Ausstellung
werden von Natalia Matsenko moderi-
ert und auf Englisch gefuhrt.

Alle Veranstaltungen sind kosten-
frei, die Anzahl der Teilnehmer*innen
ist begrenzt. Anmeldung unter:
urbanekuensteruhr.de

The talks on the themes of the
exhibition are moderated by Natalia
Matsenko and will be in English.

Participation is free, the number
of participants is limited. Registration
via: urbanekuensteruhr.de/en

Adresse/Address:
UNESCO-Welterbe Zollverein
Halle 7 (Konferenzraum im
Kesselhaus, Gebaude A7)/

Hall 7 (Conference Space in the
Boiler House, Building A7)
Gelsenkirchener Str. 181

45309 Essen

© Vorstellungen von einer
utopischen Landschaft:
Okologie und Architektur
Imagining the Utopian Landscape:
Ecology and Architecture
Im 19. und 20. Jahrhundert sind in Archi-
tektur und Kunst zahlreiche Utopien
und Projekte fiir eine bessere Welt entstan-
den. Wie sind vergangene und aktuelle
Utopien mit der heutigen Realitét verwo-
ben und wie spiegeln sie sich in den
Werken der ausstellenden Kiinstler*innen
wider?
In the 19th and 20th century, numer-
ous utopian concepts and projects for
a better world emerged in architecture
and art. How are past and present
utopias intertwined with today’s reality
and how are they reflected in the works
of the exhibiting artists?
So/Sun, 18.08.2024, 13:00—14:30
Mit/With Marta Dyachenko,
Julia Lerch Zajgczkowska,
Yuri Yefanov, Driant Zeneli

O Das kulturelle Erbe pflegen:
Fragilitat und Erhaltung
Caring for Cultural Heritage:
Fragility and Preservation
Sich zu kiimmern bedeutet, aufmerksam
zu sein und etwas Bedeutung beizumessen.
Wir sprechen tiber die Moglichkeiten,
sich um ein kulturelles Erbe zu kiimmern
und es zu erhalten, tiber seine Zerstérung
und Rettung in Kriegszeiten und die
Beziehung zwischen Kunst und Architek-
tur im 6ffentlichen Raum unter verschie-
denen Bedingungen.
To care means to be attentive and
to attach importance to something.
We talk about the ways to care for and
preserve a cultural heritage, about
its destruction and rescue in times
of war and the relationship between art

and architecture in public space under
different conditions.
So/Sun, 18.08.2024, 15:00—16:30
Mit/With Nikita Kadan,
Zhenia Moliar, Alik Kadoum,
Britta Peters

O Gewebte Verbindungen:
Textilindustrie und Kunsthandwerk
Weaving Connections:

Textile Industry and Crafts
Wenn wir von einer industrialisierten
Region sprechen, denken wir oft an Metall-
verarbeitung und Kohlebergbau, aber
die Leichtindustrie — wie die Textilherstel-
lung einer der dltesten Wirtschaftszweige —
prigt die sozialen und wirtschaftlichen
Beziehungen gleichermafien. Im Gesprich
gehen wir den Verflechtungen zwischen
Industriegeschichte, Politik, Kunst und Pri-
vatleben nach.

When we talk about an industrialized
region, we often think of metalworking
and coal mining, but light industry —
such as textile manufacturing, one of the
oldest commercial sectors — also shapes
social and economic relations. During
the talk, we will explore the entanglements
between industrial history, politics, art,
and private life.

Sa/Sat, 21.09.2024, 13:00—14:30

Mit/With Alisha Raissa Danscher,

Anna Daucikova, Nino Kvrivishvili,

Cate Lartey

O  Landschaften der Gegenwart
und Zukunft:
Industrie und Transformation
Landscapes of Now
and Tomorrow:
Industry and Transformation
Das Ruhrgebiet und der ukrainische Don-
bas — zwei charakteristische Gebiete
fur die Schwerindustrie — haben viele Ge-

meinsamkeiten. Wihrend sich jedoch die
Industrielandschaft des Ruhrgebiets

im Umbruch befindet, ist fiir den Donbas
die postindustrielle Zeit unweigerlich

mit einer Zeit nach dem aktuellen Krieg
verkniipft, und das ist eine Zukunft mit
noch ungewissem Ausgang. Wir sprechen
tiber die Transformation dieser Regionen
und beleuchten die Visionen und Reali-
titen der unterschiedlichen Industrieland-
schaften von heute und morgen.

The Ruhr area and the Ukrainian
Donbas — as two characteristic areas for
heavy industry — share many simila-
rities in their past. While the industrial
landscape of the Ruhr region is being
transformed, for the Donbas the ‘post-
industrial’ will inevitably be intertwined
with a time after the current war and
this is still a future with an uncertain out-
come. We will talk about the transfor-
mation of these regions and shed light
on the visions and realities of these
industrial landscapes.

Sa/Sat, 21.09.2024, 15:00—16:30

Mit/With Tatiana Kochubinska,

Kateryna lakovlenko,

Prof. Heinrich Theodor Grutter
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Wir erfinden Geschichten, weben
und malen mit Euch und tauschen uns
in geflihrten Besuchen Uber die Aus-
stellung aus.

Der Workshop von Eni und Driant
Zeneli findet auf Deutsch und Englisch
statt. Alle weiteren Termine finden
auf Deutsch statt, es kann auch auf
Englisch oder Spanisch kommuniziert
werden.

Alle Workshops und Fiihrungen
sind kostenfrei, die Anzahl der Teilneh-
mer*innen ist begrenzt. Anmeldung
unter: urbanekuensteruhr.de

We invent stories, weave and paint
with you and exchange ideas in guided
exhibition visits.

The workshop with Eni and Driant
Zeneli will be held in German and Eng-
lish, all others will be held in German.
You can also communicate in English
or Spanish.

Participation is free, the number
of participants is limited. Registration
via: urbanekuensteruhr.de/en

Workshops

& Eine Reise in das Innere der Erde

Who Lives in the Inner World?

Mit gezeichneten und gebastelten Wesen
bevolkern wir das Innere der Erde

und stellen uns vor, wie ein gemeinsames
Leben dort aussehen konnte.

We populate the interior of the
earth with drawn and crafted creatures
and imagine what life together there
could look like.

8 —10 Jahre/years

Mit/with Eni und/and Driant Zeneli

Sa/Sat, 17.08.2024, 14:00—18:00

So/Sun, 18.08.2024, 14:00—18:00

Zweitagiges Format/format for

two days

O Deine Geschichten als gewebtes

Kunstwerk

Your Stories as a Woven Artwork
Mit Teppichen und Wandbildern wurden
schon immer Geschichten erzéhlt.
Wir weben aus bunten Fiden und Stoften
unsere eigenen Bilder und Stories.

Rugs and murals have always been
used to tell stories. We weave our
own pictures and stories with colourful
threads and fabrics.

10 —12 Jahre/years

Mit/with

Maria Renée Morales Garcia

Do/Thu, 22.08.2024, 15:00—17:00

O Gewebte Bilder aus Erinnerungen
Woven Images from Memories
Ausgehend von den Arbeiten der georgi-
schen Kinstlerin Nino Kvrivishvili
mochten wir Erinnerungen kiinstlerisch
Ubersetzen und aus Stoffen, Fiden
und Fundstiicken eigene Bilder zusammen-
stellen.

Based on the works of Georgian artist
Nino Kvrivishvili, we want to artistically
translate memories and compose our
own images with fabrics, threads, and
found objects.

16 + Jahre/years

Mit/with

Maria Renée Morales Garcia

Sa/Sat, 24.08.2024, 16:00 —18:00

O Eine Reise in den Kosmos

A Journey into the Cosmos
Auf zu den Sternen! Was brauchen wir,
um durch den Weltraum zu reisen? Wir
bauen aus Pappmaché, buntem Papier
und Fotos unser eigenes Gefihrt fir eine
Reise durch Zeit und Raum.

Off to the stars! What do we need
to travel through space? We use papier-
maché, coloured paper and photos to
build vehicles for our journey through
time and space.

6 —10 Jahre/years

Mit/with

Maria Renée Morales Garcia

Do/Thu, 29.08.2024, 15:00—17:00

Sa/Sat, 31.08.2024, 14:00—16:00

> Die Dinge, die uns umgeben
The Things that Surround Us
Gemeinsam erforschen wir das Salzlager
und die Ausstellung. Was erzihlen
uns Texturen, Muster, Farben und Formen?
Together we explore the salt ware-
house and the exhibition. What do the
textures, patterns, colours and shapes
tell us?
12+ Jahre/years
Mit/with
Maria Renée Morales Garcia
Do/Thu, 19.09.2024, 16:00—17:00
Sa/Sat, 21.09.2024, 14:00—16:00

Fihrungen
Guided Tours

* FUhrung in deutscher Sprache /
Guided Tour in German
So/Sun, 18.08., 25.08.,08.09,,
16.09., 22.09.2024, 13:00—14:00

* FUhrung mit der Kuratorin
Yevheniia Moliar in ukrainischer
Sprache
Guided Tour with curator
Yevheniia Moliar in Ukrainian
Sa/Sat, 17.08.2024,13:00 —14:00

* FUhrung mit der Kuratorin
Alisha Raissa Danscher in deutscher
Sprache und mit DGS-Verdolmet-
schung
Guided Tour with curator
Alisha Raissa Danscher in German
and with interpretation in German
sign language
So/Sun, 01.09.2024, 13:00—14:00

* FUhrung mit der Kuratorin
Tatiana Kochubinska in englischer
Sprache
Guided Tour with curator
Tatiana Kochubinska in English
So/Sun, 22.09.2024, 14:00—156:00
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Alisha Raissa Danscher

Alisha Raissa Danscher (*1989 in
Herdecke, Deutschland) ist
Kulturwissenschaftlerin und Ku-
ratorin mit einem Schwerpunkt
auf zeitgenossischer Kunst.
Sie studierte Kulturwissenschaft,
Filmwissenschaft, Deutsche
Literatur und Psychologie in Ber-
lin, Ko6In und Zirich und arbeitete
in verschiedenen Institutionen
wie den KW Institute for Contem-
porary Art, der Galerie Soy Capi-
tan oder fur die 9. Berlin Biennale.
Seit 2020 ist sie bei Urbane
Kiinste Ruhr tétig.

Alisha Raissa Danscher
(*1989 in Herdecke, Germany)
is a cultural scientist and
curator with a focus on contem-
porary art. She studied cultu-
ral studies, film studies, German
literature and psychology in
Berlin, Cologne and Zurich and
has worked in various insti-
tutions such as KW Institute for
Contemporary Art, Galerie Soy
Capitan and for the gth Berlin
Biennale. She has been working
at Urbane Kiinste Ruhr since
2020.

Tatiana Kochubinska

Tatiana Kochubinska (*1985 in
Kyjiw, Ukraine) ist Kuratorin, Au-
torin und Dozentin mit einem
Fokus auf ukrainische Gegenwarts-
kunst. In ihrer Arbeit ist sie
besonders an Fragen der Verant-
wortung, der sowjetischen Ge-
schichte und ihrer Beziehung zur
heutigen Gesellschaft interessiert.

Sie war Kuratorin am PinchukArtCentre
in Kyjiw, Ko-Kuratorin der Ausstellung
Kaleidoskop der Geschichte(n) am Albertinum
in Dresden und ist seit 2022 Mitglied
der Internationalen Koalition der Kultur-
schaffenden gegen den Krieg in der
Ukraine (antiwarcoalition.art).

Tatiana Kochubinska (born 1985 in
Kyiv, Ukraine) is a curator, author
and lecturer with a focus on Ukrainian
contemporary art. In her work she is
particularly interested in questions of
responsibility, Soviet history and its
relation to contemporary society. She
was a curator at the PinchukArtCentre
in Kyiv, co-curator of the exhibition
Kaleidoscope of History(s) at the Alber-
tinum in Dresden and has been a
member of the International Coalition
of Cultural Workers Against the War
in Ukraine since 2022.

Yevheniia Moliar

Yevheniia Moliar (*1981 in Kyjiw, Ukraine)
ist Kunsthistorikerin und arbeitet zum
kulturellen Erbe der Sowjetzeit, insbeson-
dere zum Thema Monumentalkunst.

Sie kuratierte unter anderem das Projekt
SOVIET MOSAICS IN UKRAINE

und ist Teil des Kollektivs DE NE DE.
Yevheniia Moliar ist wissenschaftliche Mit-
arbeiterin am Graduiertenkolleg Iden-
titit und Erbe der TU Berlin und schreibt
derzeit ithre Doktorarbeit tiber das
sowjetische Kulturerbe in der ukrainischen
Gegenwartskunst und Fragen des unbe-
quemen Erbes.

Yevheniia Moliar (*1981 in Kyiv,
Ukraine) is an art historian and works on
the cultural heritage of the Soviet era,
in particular monumental art. She cura-
ted the project SOVIET MOSAICS IN
UKRAINE and is part of the collective

DE NE DE. Yevheniia Moliar is a re-
search assistant at the Graduate School
Identitit und Erbe (Identity and
Heritage) at TU Berlin and is currently
working on her doctoral thesis on

the Soviet cultural heritage in Ukrainian
contemporary art and questions of
uncomfortable heritage.

Britta Peters

Britta Peters arbeitet als Kuratorin mit
Schwerpunkt Kunst im 6ffentlichen Raum.
Seit Januar 2018 ist sie Kiinstlerische
Leiterin von Urbane Kiinste Ruhr. Zuvor
war sie als Kuratorin im Team mit
Marianne Wagner und Kasper Konig als
kiinstlerischem Leiter fur die Skulptur
Projekte Miinster 2017 verantwortlich. Britta
Peters hat international an zahlreichen
Gremien, Veranstaltungen und Publikatio-
nen zum Thema Kunst im &ffentlichen
Raum mitgewirkt und als Gastprofessorin
u.a. an der Kunstakademie Miinster
gelehrt.

Britta Peters works as a curator specia-
lising in art in public spaces. She has
been the Artistic Director of Urbane
Kiinste Ruhr since January 2018. Previous-
ly, she was the curator of Skulptur
Projekte Miinster 2017 in a team with
Marianne Wagner and Kasper Konig as
the Artistic Director. Britta Peters has
participated internationally in numer-
ous committees, events, and publications
on the topic of art in public space and
has taught as a visiting professor at the
Academy of Art in Miinster.
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Team Urbane Kiinste Ruhr

Kiinstlerische Leitung/Artistic Director
Britta Peters

Kuratorisches Team/Curatorial Team
Alisha Raissa Danscher,

Tatiana Kochubinska, Yevheniia Moliar,
Britta Peters

Projektleitung/Project Director
Daniel Klemm

Projektmanagement/

Project Management

Nora Memmert
Projektmitarbeit/Project Assistance
Tanja Borcherding, Stefanie Heidrich,
Katrin Lohbeck (Healing Complex),
Nicole Trzeja (Healing Complex)
Technische Leitung/ Technical Director
Stefan Gobel

Technische Fachplanung und
Projektleitung/ Technical Planning
and Production Management
Sebastian Rietz

Presse- und Offentlichkeitsarbeit /
Press and Marketing

Kerstin Finkel,

David Mergelmeyer (Marketing),
Hannes Klug (Presse/Press),

Monika Madert (Emscherkunstweg),
Evelyn Walton (Online-Kommunika-
tion/Online Communication)
Kuratorin Gespréachsveranstaltungen/
Curator for Talks

Natalia Matsenko

Workshops

Lubov Malikova,

Maria Renée Morales Garcia,

Eni und Driant Zeneli
Fiihrungen/Guided Tours

Lena Fetkother, Maximilian am Mihr

Urbane Kiinste Ruhr ist eine Pro-
grammesaule der Kultur Ruhr GmbH.
Urbane Kiinste Ruhr is a branch

of Kultur Ruhr GmbH.

Team Stiftung Zollverein

Vorstandsvorsitzender/

Chairman of the Management Board
Prof. Dr. Hans-Peter Noll

Mitglied des Vorstands/

Chairman of the Executive Board

Prof. Heinrich Theodor Grutter
Verwaltungsleitung/Head of Administration
Thorsten Ginthor
Projektleitung/Project Director
Ann-Kathrin Holler

Leitung Veranstaltungsmanagement/
Head of Event Management

Dirk Scheffler

Technische Leitung/Technical Director
Dirk Kabus

Leitung Kommunikation und Marketing/
Head of Communication and Marketing
Markus PlieBnig

Kommunikation und Marketing/
Communication and Marketing

Vivien Brausch

Info

Er6ffnung/Opening
Fr/Fri, 16.08.2024, 16:00
Einlass ab/Admission from 15:00

Offnungszeiten/Opening hours
16.08. —22.09.2024

Mi/Wed — So/Sun 12:00 —19:00
Eintritt frei/Admission is free

Adresse/Address
UNESCO-Welterbe Zollverein
Salzlager
Heinrich-Imig-StraRe 11

45141 Essen

Zuganglichkeit /Accessibility

Die Ausstellung ist fur Rollstuhlfahrer*innen
geeignet, dies gilt leider nicht fir The Palace of
Projects. Ausfihrliche Informationen finden
Sie unter urbanekuensteruhr.de. Gerne kénnen
Sie sich auch unter 023497483502 oder
info@urbanekuensteruhr.de bei uns melden
und wir beantworten lhre Fragen personlich.
The exhibition is accessible for wheelchair users

(with the exception of The Palace of Projects).

Detailed information can be found at
urbanekuensteruhr.de. You can also reach
us via 023497483502 or
info@urbanekuensteruhr.de and we answer
your questions.

* The Palace of Projects ist Eigentum der Stif-
tung Industriedenkmalpflege und Geschichts-
kultur und als Dauerleihgabe im Besitz der
Stiftung Zollverein.

* The Palace of Projects is the property of the
Stiftung Industriedenkmalpflege und Ge-
schichtskultur and is on permanent loan to the
Zollverein Foundation.

Impressum
Imprint

Kultur Ruhr GmbH
Gerard-Mortier-Platz 1

44793 Bochum
info@urbanekuensteruhr.de
www.urbanekuensteruhr.de
Geschéftsfiihrung/Managing Directors
Ivo Van Hove, Dr. Vera Battis-Reese

Autorinnen/Authors

Alisha Raissa Danscher, Tatiana Kochubinska,
Yevheniia Moliar, Britta Peters
Redaktion/Editor

Alisha Raissa Danscher
Ubersetzung/Translation
Michelle Miles (englisch),
Karen Witthuhn (deutsch)
Layout

Miriam Busch, Elsa Westreicher
Druck/Print

Druckhaus Sportflieger

Auflage: 2300. Redaktionsschluss 30. Juli 2024
Anderungen vorbehalten © Urbane Kiinste Ruhr
Wir haben uns bemuht alle Urheberrechte
zu ermitteln. Sollten darUber hinaus Anspriiche
bestehen, bitten wir uns diese mitzuteilen.
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