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Katrin Bernhardt

ist eine Osterreichische bildende Kiinstlerin und Autorin.
Sie studierte Klassische Archadologie und Philosophie an der Universitat Wien, wo sie 2013 promovierte. Anregungen aus ihren

wissenschaftlichen Studien flieRen kontinuierlich in ihre kiinstlerische Arbeit ein.

Inihrer bildnerischen Praxis arbeitet Bernhardt mit verschiedensten Medien und interpretiert prahistorische und antike Riten neu, indem
sie diese in einen zeitgendssischen Kontext stellt. Zentrale Schwerpunkte ihrer Arbeit sind auflerdem die Auseinandersetzung mit

Gender, Weiblichkeit, Kérperlichkeit und der sozialen Konstruktion von Rollen.

Ihr Werk umfasst Installationen, Performances, interaktive Experimente sowie Malerei in Acryl und Mischtechnik — mit besonderem
Fokus auf Kunst im 6ffentlichen Raum. Bernhardt nahm an internationalen Symposien und Artist-in-Residence-Programmen teil und

prasentierte ihre Arbeiten in Einzel- und Gruppenausstellungen im In- und Ausland.

Als Autorin veroffentlicht sie Lyrik, Prosa und selbst illustrierte Bilderblicher. Sie ist Mitglied des PEN-Clubs Austria und des

Osterreichischen Schriftsteller/innenverbandes.

Fir ihre kinstlerische Arbeit erhielt Katrin Bernhardt zahlreiche Stipendien, Projektforderungen und Auszeichnungen.

Sie lebt und arbeitet in Bad Fischau-Brunn (Niederosterreich).



Adoration 2.0

2025, Installation in der St. Wolfgangskirche in Kanning

Digitaldruck auf funf Outdoor-Bannern (3 x4 m, 2 x 3 m, 1,5 x 2 m), 3D-Druck-Objekte aus Filament (Hohe: 5 bis 42 cm)
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In Katrin Bernhardts Installation ,Adoration 2.0” begegnen sich archaische Rituale und moderne Technologie, Spiritualitat und
Hypermoderne. Die Kiinstlerin untersucht, wie jahrtausendealte, rituelle Praktiken mithilfe zeitgendssischer Mittel in die Gegenwart
Ubersetzt werden kdnnen.

Das,,2.0“ im Titel verweist auf eine mediale und inhaltliche Transformation: Mehrere Géttinnen erscheinen nichtin Olgeméalden, sondern
auf digital gedruckten Bannern, umhiillt von Rauchschwaden. Begleitet werden sie von Votivfiguren, deren traditionelle Materialien —
Wachs, Terrakotta oder Edelmetall — durch 3D-gedruckten Kunststoff ersetzt sind.

Auch die Verehrung selbst verschiebt sich: Sie richtet sich nicht langer an eine einzelne mannliche Gottheit, sondern an eine Vielzahl
weiblicher Figuren — ein bewusster Bruch mit patriarchalen Glaubensstrukturen.

Der Schriftzug ,,0h my Goddess!“, der gleichermaRen als Ausdruck von Anbetung wie von Erstaunen gelesen werden kann, verleiht der

Arbeit eine humorvolle Leichtigkeit und lasst sie zwischen Ehrfurcht und ironischem Augenzwinkern oszillieren.



Arrival of the Goddesses
2025, Installation im offentlichen Raum in SigleR, Neukontextualisierung von drei Landschaftskunstwerken von Heinz Bruckschwaiger

3D-Druck mit Filament, Tier- und Menschenhaar, Menstruationsblut, Milch, Rollgerste, Kirschkerne

Katrin Bernhardt beschaftigt sich seit einiger Zeit mit der Frage, wie sich jahrtausendealte rituelle Praktiken in zeitgendssische Ausdrucksformen
Ubersetzen lassen. Ihr Kunstprojekt Arrival of the Goddesses tritt nun in einen Dialog mit drei Landschaftskunstwerken von Heinz Bruckschwaiger in
SigleR: der Himmelsleiter, dem Zeitstuhl und dem Oktaeder.

Bernhardt verknipft die Himmelsleiter mit einer vielbristigen Mondgottin, der auf einer Opferschale Gaben wie Getreide, Milch, Menstruationsblut
und Haare dargebracht werden. Dem Zeitstuhl, einer bronzenen Sonnenuhr, stellt sie eine Gottin mit Sonnenscheibe zur Seite — eine Gestalt, die
futuristisch-technische Anmutungen mit archaischer Symbolik verbindet. Die scharfkantige Geometrie des Oktaeders wiederum wird durch die

runden Formen dreier Géttinnen kontrastiert, die den platonischen Korper im Halbkreis auf rotgoldenen Sockeln umringen.

Wahrend Gottinnenfiguren frither aus Stein, Terrakotta, Holz, Fayence, Elfenbein oder Edelmetallen hergestellt wurden, setzt Katrin Bernhardt auf

Kunststoff — den dominanten Werkstoff unserer Zeit — und fertigt ihre Skulpturen mit modernen technischen Mitteln im 3-D-Druck.

Bernhardts Gottinnen greifen die Erzahlungen von Bruckschwaigers Werken auf, entwickeln sie weiter und fihren sie (iber ihre urspriinglichen
Grenzen hinaus. Zugleich treten Uberraschende inhaltliche Parallelen zutage: Bruckschwaiger lag ein respektvoller Umgang mit der Natur und das
Wirken des Menschen im Einklang mit dem Kosmos besonders am Herzen. In vielen prahistorischen und antiken Kulturen waren es Géttinnen, nicht
Gotter, die als Hiterinnen von Natur, Wildtieren, Fruchtbarkeit, Ernte und Kindern verehrt wurden. Indem Bernhardt ausschlieRlich Géttinnen

erschafft, riickt sie weibliche Krafte in den Fokus und |adt dazu ein, alte Mythen und Rituale aus einer feministischen Perspektive neu zu entdecken.
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Oh my Goddess!

2025, Installation im offentlichen Raum am Sportplatz Hohenberg im Rahmen des Viertelfestivals 2025

Digitaldruck auf acht Outdoor-Bannern (jeweils 3 x 4 m), 3D-Druck mit Filament (ca. 10 x5 x 4 cm), Till (20 x 1,5 m)
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Der Sportplatz von Hohenberg wurde im Rahmen des
Viertelfestivals 2025 und der 700-Jahr-Feier der Gemeinde
Hohenberg zur niederschwelligen Begegnungszone von

FuRballbegeisterten und Kunstinteressierten.

Wie sich Sportstatten einer kinstlerischen Nutzung
zufihren lassen, veranschaulichte Klaus Littmanns
bewaldetes FuRRballstadion. Katrin Bernhardt legt bei ihrer
Installation den Fokus auf die Themen Ritual und Ritus.

Auf der Tribline zeigen acht Banner Gottinnen inmitten
bunter Rauchschwaden, die Assoziationen mit Bengalfeuer,
aber auch mit Epiphanien evozieren. Die UberlebensgroRen
Zuschauerinnen bilden ein weibliches Gegengewicht im

mannlich dominierten FuRballsport.

Sie dienen aber auch als Bilder der Verehrung, auf die sich
Uber hundert am Fangnetz angebrachte Votive als
materieller Ausdruck der Bitte an eine Gottheit ausrichten.

|ll

Uber diesen prangt der Schriftzug ,0h my Goddess!“, der
sowohl Verehrung als auch Verwunderung ausdriicken

kann.

Die Kunstwerke werden mittels 3D-Druck hergestellt und
somit eine jahrtausendalte, kulturelle Praxis mit modernen
technischen Mitteln in die Gegenwart tbertragen.
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Das letzte Hemd hat viele Taschen

Ab 2022, interaktive Versuchsanordnung / Artistic Research

Papier, Baumwollstoff, Olkreide, individuelle Objekte

Seit 2022 fuhrt Katrin Bernhardt an verschiedenen Orten ihre interaktive Versuchsanordnung ,Das letzte Hemd hat viele Taschen” durch, die den

jahrtausendealten Brauch der Grabbeigaben neu interpretiert.

Teilnehmende wurden im Vorfeld der Veranstaltung dazu aufgefordert, Gegenstande mitzubringen, die sie als ihre persénlichen Grabbeigaben
wahlen wirden. Die jeweilige Person legte sich auf groRformatiges Papier oder Tuch, auf dem die Kérperumrisse nachgezeichnet wurden. Danach
wurden darauf die mitgebrachten Gegenstinde positioniert und das so entstandene Arrangement wurde fotografisch dokumentiert. Die
entstandenen Bilder wurden via Plotter vor Ort ausgedruckt und in der Ausstellung platziert.

Das Kunstprojekt berihrt eine Vielzahl von Themen, beginnend bei Identitdt, Gender, Tod, Verganglichkeit, Jenseitsglaube, materieller
Erinnerungskultur, Habitus, sozialen und kulturellen Markern, persénlichen Wertsystemen, Biases etc. Dabei eroffnet das Projekt einen reflexiven

Raum, in dem individuelle Entscheidungen ebenso sichtbar werden wie kollektive Pragungen und kulturelle Narrative.

Es stellt fiir die Teilnehmenden, aber auch Betrachtenden die Fragen: Was bleibt von mir als Person nach diesem Leben? Wer bin ich, und wer will

ich nach meinem Tod in der Erinnerung anderer sein?

20






22



23



24



——

—, P .« s

FIOPL RPN S pus

=N

25






27






Anhydros

2024, Installation aus Poolfolie, XPS-Platten, Fotografien, Outdoor-Bannern
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Anhydros

Das beinahe trockengefallene Schwimmbecken in Brunn an der Schneebergbahn wurde im Juni 2024 zum Schauplatz eines spartenibergreifenden

Kunstprojekts, das mittels einer Installation, Ausstellung und Lesung verschiedene Perspektiven auf das Thema Klimakrise bot.

Aus fur den Poolbau verwendeten Materialien entstand eine Installation mit kiinstlichen Wasserldufen und tberdimensionalen Umrissen von im
Wasser lebenden Einzellern. Dariiber hinaus zeigten grolRformatige Kunstwerke — Aufnahmen von vertrockneten Pflanzen und leeren Bachlaufen—
die regionalen Auswirkungen des Klimawandels. SchlieBlich ndherten sich die Autor*innen Katrin Bernhardt, Raoul Eisele, Maren Streich und Clara

Heinrich dem Themenbereich im Rahmen einer Lesung auch literarisch an.

Das Kunstprojekt ermutigte die Besucherinnen und Besucher, neue Sichtweisen auf Orte zu entwickeln, die durch die Klimakrise ihre urspriingliche
Funktion verloren haben (werden).
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akvo

2024, Papier und Kreidefarbe, Hochdruck, Limitierte Auflage (5 bis 12 Stiick), 29 x 21 cm
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Tischmomente

2024, digitale Fotografie

Die Fotoausstellung "Tischmomente" im Rahmen des 50 Jahre-Jubildums des PEN-Clubs Burgenland zeigt zwanzig Momentaufnahmen von
Schreibtischen burgenlandischer Schriftsteller*innen.

Die Teilnehmenden am Kunstprojekt wurden gebeten, ihren Schreibtisch in Vogelperspektive so zu fotografieren, wie sie ihn im Augenblick
vorfanden, ohne vorher ordnend einzugreifen. Diese Unmittelbarkeit ist in einer digital gepragten Zeit voll Inszenierung und Selbstoptimierung
selten geworden.

Umso intimer erscheinen die Aufnahmen. Sie gewdhren uns einen Einblick in den kiinstlerischen Schaffensprozess und vermitteln das Gefihl, dass

die Schreibenden zwar nicht kérperlich auf den Bildern anwesend, aber durch die sie umgebenden Objekte dennoch zugegen sind.

Damit spielt die Ausstellung auch mit den Themen An- und Abwesenheit. Sie macht den fliichtigen Augenblick des literarischen Schaffens sichtbar
und dokumentiert anhand von Schreibtischobjekten die raumliche Umgebung, in der die literarische Produktion des Burgenlands stattfindet.

Idee und Organisation: Katrin Bernhardt

Teilnehmende Schriftsteller*innen: Sanja Abramovié, Katrin Bernhardt, Gerhard Blaboll, Petra Ganglbauer, Christl Greller, Rudolf Hochwarter,
Thomas Hofer, Karin lvancsics, Andrea Kerstinger, Siegmund Kleinl, Elisabeth Lexer, Wolfgang Millendorfer, Petra Piuk, Mechthild Podzeit-Litjen,

Ferdinand Schmatz, Ana Schoretits, Elke Steiner, Susanne Toth, Jutta Treiber, Dorothea Zeichmann
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Sakrileg

2023/2024, Menstruationsblut und Acrylfarbe auf Leintuch (240 x 135 cm)
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,Of this we shall not speak”, 2024, Menstruationsblut und Acrylfarbe auf Geschirrtuch (70 x 50 cm)
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Sperrholz, Acrylfarbe, Gold (24 x 18 x 3,5 cm)
Lufttrocknender Ton, Acrylfarbe (18 x 15 x 1,5 cm)
Papier, Tusche (100 x 70 cm)

Baumwolle, Acrylfarbe (232 x 78 cm)
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Fleeting

2024, Installation aus Bestandteilen von Blumenketten, Mébelstiicken und digitalen Prints

Museumsstlick im Ram Chhatpar Shilp Nyas, Varanasi / Indien
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Peri Shyamala iiber “Fleeting”

Katrin’s artwork titled “Fleeting” constitutes a multifaceted exploration of themes surrounding
transience, mortality, and the human condition. The artist’'s engagement with the environment of
Varanasi, renowned for its intimate relationship with death and ritualistic practices, serves as a
poignant backdrop against which the artistic expression unfolds.

One of the notable aspects of the artwork is its utilization of flower garlands, which serve as symbolic
representations of fleeting moments and the impermanence of life. By repurposing these garlands,
initially bestowed upon the artist during the opening ceremony as tokens of honor and warmth, the
artist imbues them with layers of meaning, transforming them into vessels for profound reflection.
The process of disassembling the garlands and utilizing their components in various artistic expressions
mirrors the inevitable decay and dissolution that all living beings experience. The act of breaking down
the garlands into smaller parts, culminating in the formation of a room-filling installation, serves as a
visual metaphor for the passage of time and the eventual disintegration of existence.

The artist’s creation of 44 “letters of humanity” composed in a language yet to be developed,
underscores the ephemeral nature of human community and the challenges inherent in the conveying
of empathy and understanding. This aspect of the artwork invites the viewers to contemplate the
fragility of human connections and the fleeting nature of interpersonal relationships.

Furthermore, the juxtaposition of ephemeral natural materials with the permanence of the gallery
space challenges conventional notions of preservation and archival practices. The deliberate choice to
incorporate elements that will inevitably decompose underscores the inevitability of decay and the
transient nature of artistic expression.

The exhibition’s inclusion of prints depicting the evolution of the installation adds another layer of
complexity to the viewing experience. The transition from two-dimensional representations to three-
dimensional reality of the installation disrupts conventional perceptions of space and invites viewers
to question the boundaries between illusion and reality.

The culmination of the artwork’s journey, with the remaining natural components being returned to
the elements from the highest point of Shilp Nyas into the waters of the river Ganges, completes a
profound cycle of creation, existence and dissolution. This act serves as a powerful reminder of the
interconnectedness of all things and the cyclical nature of life and death.

In conclusion “Fleeting “represents a deeply introspective and conceptually rich exploration of
transience and impermanence. Through its utilization of symbolic imagery, cultural context, and
artistic expression, the artwork invites viewers to contemplate the fleeting nature of our own

existence, and the enduring beauty found within the cycle of life and death.
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Sveta

2024, Installation aus Baumwollstoff, Naturseil, Rotel, Blumen, Badumen, Haaren
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From thy wells of truth | drink / Processions
2024, Stoffreste, Seile, Fotografie, Digitaldruck (81,4 x 61 cm)

2024, Tinte auf Papier (100 x 70 cm)
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Naos

2023, Installation aus Leintuch, Acrylfarbe, Menstruationsblut, Ton, Verpackungsmiill, 3D-

Druck, Papier, Olkreide, Tier- und Menschenhaar, Federn, Getreide, Bliiten, Holz
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Naos

Die raumgreifende Installation ,Naos” spielt mit der Idee, ein Heiligtum einer namenlosen Gottin
wiederzuentdecken. Die Statuen, inspiriert von prahistorischen Figurinen, bestehen aus
unterschiedlichsten Materialien — von Ton Uber 3D-Druck-Filament bis hin zu Verpackungsmdill.
Letzterer verweist auf eine kulturelle Regression nach der Klimaapokalypse und arbeitet mit der

Vorstellung einer Archdologie der Zukunft.

Die Kopfe und Korper der aus Verpackungsabfillen gefertigten Figuren sind teilweise mit Getreide
geflllt. Vor dem Altar liegen verschiedene Votivgaben, darunter Ton-Schlangen und geopferte
Haarstrahnen. Getreide und Schlangen gelten als Symbole chthonischer Gottheiten — also Erd- und
Fruchtbarkeitsgotter. Haare wurden Uber Jahrtausende hinweg in verschiedensten Kulturen als
Opfergabe verwendet, etwa im Rahmen von rites de passage wie dem Ubergang vom Méadchen zur

Frau.

Auf von Holzbalken abgehdngten Stoffbahnen in der Raummitte sind Darstellungen weiblicher
Glaubiger zu sehen, die sich in unterschiedlichen Haltungen der Anbetung, Ekstase oder Opferung dem

Altar zuwenden.

Die mit Menstruationsblut bemalten Leintlicher an den Wanden betonen den urspriinglich sakralen
Aspekt der Periode. Menstruation galt vermutlich einst als etwas Heiliges — als Substanz mit magischer
Kraft — und war gerade deshalb tabuisiert. Mit der Zeit ging die Heiligkeit verloren, das Tabu jedoch
blieb und pragt unsere Gesellschaft bis heute. Einige der Tiicher zeigen florale Motive, da Blumen stark
mit dem Weiblichen assoziiert sind. Der Zyklus dieser Arbeiten tragt den Titel , Defloration” — eine
Anspielung auf die mancherorts noch heute praktizierte Tradition, das blutbefleckte Laken nach der
Hochzeitsnacht als Beweis der Jungfraulichkeit vorzuzeigen. Im Begriff , Defloration” steckt das

lateinische flor — Blume; ,Defloration” im Sinne einer ,,Entblimung”.

Die mit Olkreide gefertigten Bilder des Zyklus ,Origin“ stellen die Frage nach unserem Ursprung. Sie
verbinden die wissenschaftliche Theorie, dass unser Universum aus einem Schwarzen Loch entstanden

sei, mit der Tatsache, dass alles menschliche Leben auf der Erde dem weiblichen Geschlecht entspringt.
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Defloration

2023, Menstruationsblut auf Baumwollleintuch, 240 x 135 cm
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Origin

2023, Olkreide auf Papier, 100 x 70 cm
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Under pressure

2023, Acrylfarbe auf Papier (29 x 219 cm), 80 Monotypien

Ein Statement zur unbezahlten Haushaltsarbeit von Frauen
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No space : between

2023, Acryl auf Leinwand (150 x 100 cm), Auftragsarbeit fur private Sammlung

51



Goddess and God

2022, Acrylfarbe auf Leinwand (80 x 60 cm)
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Die Ordnung der Welt

2022, Digitale Fotografie
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Werden die Letzten die Ersten sein?

2022, Digitale Fotografie
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Lilac Longing

2022, Acrylfarbe auf Leinwand (40 x 30, 50 x 40, 80 x 60 cm)
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From the Sea and the Sky

2022, Acrylfarbe auf Leinwand (80 x 60 cm, 40 x 30 cm)
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Colours of Women

2021/2022, Menstruationsblut, Rouge, Eyeliner, Lippenstift, Lidschatten, Leinwand
115x75cm

Die Bilder des Zyklus , Colours of Women* verwenden als Malmaterialien Menstruationsblut,
Lippenstift, Rouge, Eyeliner und Lidschatten, die traditionellerweise mit dem Frausein assoziiert
werden. Im Mittelpunkt der Arbeit steht die Auseinandersetzung mit Weiblichkeit, Kérperlichkeit,
Menstruation und damit einhergehenden Tabus. Seit Jahrtausenden werden in verschiedenen
Kulturen menstruierende Frauen als ,,unrein” betrachtet und wahrend ihrer Periode aus der
Gesellschaft abgesondert. In der westlichen Welt ist der Aberglaube, in die Zubereitung von
Lebensmitteln eingebundene menstruierende Frauen wiirden diese verderben lassen, inzwischen
verschwunden. Dennoch ist auch in unserer Gesellschaft nach wie vor dieser natiirliche Vorgang fir

viele Personen mit Scham oder Ekel besetzt. Menstruiert wird am besten heimlich!

Die Arbeiten bringen diesen im Verborgenen stattfindenden Akt des Blutens wortwortlich aufs
Tableau. Das Blut soll gesehen, betrachtet, bestaunt werden. Allein schon aufgrund der
mengenmaligen Begrenztheit wird etwas, das normalerweise weggeworfen, weggesplilt wird, zu

etwas Besonderem, etwas Begehrenswertem. Das Blut wird zur Farbe, nicht zu Abfall.

Die weiblichen Rundungen sind jedoch nicht ausschlieBlich mit Blut, sondern auch mit Lippenstift
ausgefihrt, einem artifiziellen Kulturprodukt. Diese beiden Materialien symbolisieren die zwei
Spharen Natur und Kultur, die unentwegt auf Frauen einwirken. Frauen sollen ,,schon” sein, gerne

auch mit Hilfe von Make-up, aber dabei moglichst ,natirlich” wirken.

Die Verwendung von Make-up-Produkten in den Bildern des Zyklus thematisiert also auch diese
Erwartungshaltungen, die hinsichtlich Schénheit und Kérperlichkeit an Frauen herangetragen
werden. Erwartungshaltungen, die sich im Zuge der omniprasenten Selbstoptimierung und des

Einflusses von Social Media in den letzten Jahrzehnten noch deutlich verscharft haben.

Der Zyklus-Titel ,,Colours of Women“ kann aber auch im Uibertragenen Sinne verstanden werden: als
Hinweis auf die hohe und wiinschenswerte Diversitdt innerhalb der Gruppe ,,Frau”, denn die Frau

existiert nicht.
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Finde die Frau

2022, Acryl auf Leinwand
40 x 30, 80 x 60 cm

Ein Statement zur Sichtbarkeit der Frau in der Gesellschaft
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Lost souls

2020/2021, Acrylfarbe auf Leinwand

115x 75,80 x 60 cm
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Unseen

2018, Installation, Art Forest, Forchtenstein

Die Arbeit greift historische und archaische Formen der spirituellen Kommunikation auf und
Ubersetzt sie in eine zeitgendssische kinstlerische Sprache. Auf Tonperlen und kleinen
Tafelchen wurden eigens entwickelte Zeichen und Symbole eingeritzt, die an Schriftsysteme
vergangener Zivilisationen erinnern. Diese bewusst anachronistischen Chiffren erzeugen eine

fiktive Historizitat und laden die Objekte mit einer vermeintlich spirituellen Aura auf.

Die Perlen und Tafelchen wurden in Baumkronen gehdngt, was eine Referenz an antike
Praktiken darstellt: In vielen Kulturen — etwa im prahistorischen und antiken Griechenland
oder in keltischen Traditionen — galten heilige Haine als Orte der G6tterndhe. Bdume wurden
nicht nur verehrt, sondern auch als Orakel verstanden, durch die goéttliche Stimmen zu den
Menschen sprachen. Die Aufhdangung von Objekten in den Baumen evoziert diesen rituellen
Gebrauch und stellen Bezlige zu den Anrufungen von Gottheiten mit Hilfe von Votiven und

Wunschbdumen her.

Die Arbeit erinnert aber auch an Opferrituale fir Natur- und Erdgotter und verschiedene
Formen der Volksreligion, in denen die Natur als Tragerin des Gottlichen galt. Zugleich stellt
sie eine kritische Frage nach unserer heutigen Entfremdung von solchen spirituellen Praktiken

und ladt zur Reflexion Uber alternative Formen von Transzendenz und Bedeutungsstiftung ein.
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Taphos

2016, Artistic Research, Atelier Fohrenweg

Inspiriert von archdologischen Funden aus der Bronzezeit interpretiert dieses kiinstlerische
Experiment die Tradition symbolisch aufgeladener Grabbeigaben neu und verlagert sie in
einen zeitgendssischen Kontext. Es stellt die Frage, wie geschlechtsspezifische prahistorische
Bestattungsensembles heute aussehen konnten und bezieht auch nicht-binarer Identitaten

und Lebensentwiirfe ein.

Ein besonders eindriickliches Detail ist die allgegenwartige Prasenz von Kunststoffobjekten in
vielen der Arrangements. Diese verweisen unmissverstandlich auf die bleibenden Spuren
unserer Konsumgesellschaft und machen die 6kologischen Bedingungen des Anthropozans
sichtbar — eines Zeitalters, in dem selbst die Verstorbenen die Zeichen industrieller Produktion

tragen.
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Praying before hunting

2016, Performance und Installation, Art Forest, Forchtenstein
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Inspiriert von den Hohlenmalereien der Altsteinzeit, greift die Performance auf archaische
Rituale der Darstellung und Verehrung zurilick und Ubertragt sie in einen zeitgendssischen

Kontext.

Eine Frau im Business-Outfit agiert im Wald als Vermittlerin zwischen der Welt der Menschen
und der Gotter. Mit simplen Hilfsmitteln malt sie auf einen groRen Felsen Symbole heutigen

Prestiges: eine Luxusuhr, eine Chanel-Tasche, eine Yacht, einen Diamanten.

In Anlehnung an die paldolithischen Bildwelten von Lascaux oder Chauvet, in denen
Jagdszenen und Tiere als lebensnotwendige Beute figuriert sind, thematisiert diese
Performance den Wandel der kollektiven Sehnsiichte. Die einstige Jagd nach Nahrung und
Uberleben wird zur Jagd nach Statussymbolen und materieller Fiillle im Zeitalter des

Turbokapitalismus.

Begleitet von Gebetsformeln bittet die Performerin nicht um Schutz oder Ernte, sondern um
den Zugang zur ,,Beute” der Gegenwart — Objekte des Konsums, des Uberflusses, der sozialen
Distinktion.

Die Arbeit spiegelt kritisch den Ubergang von spirituell motivierten Symbolsystemen zu

profanen Wunschprojektionen und stellt die Frage: Welche Gotter beten wir heute an?
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