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Simon Hantaï in seinem Atelier in Meun, 1976 © Archives Simon Hantaï / VG Bild-Kunst, Bonn 2026, 

Foto: Édouard Boubat / VG Bild-Kunst, Bonn 2026 

Mit der Ausstellung Entfaltung der Farbe feiert das Museum Frieder Burda einen der 
wichtigsten Vertreter der internationalen Nachkriegsmoderne: Simon Hantaï (1922–
2008). Der ungarische Maler, der 1948 nach Paris emigrierte, leistete dort einen 
entscheidenden Beitrag zur Entwicklung der freien Abstraktion. In Frankreich wurde er 
1980 mit dem prestigereichen Grand Prix national des Arts Plastiques ausgezeichnet. 
Zwei Jahre später war er Repräsentant seiner Wahlheimat auf der Biennale in Venedig. 
Posthum wurde sein herausragender Beitrag zur Kunst der Moderne mit mehreren 
wichtigen Retrospektiven gewürdigt, darunter groß angelegte Sonderausstellungen im 
Centre Pompidou sowie in der Fondation Louis Vuitton in Paris. Die Ausstellung in 
Baden-Baden ist die erste große Werkschau, die diesem Ausnahmekünstler der 
französischen Avantgarde seit mehr als 25 Jahren an einem deutschen Museum 
zuteilwird. Anhand von über 40 teils monumentalen Arbeiten gibt sie einen 
facettenreichen Überblick über vier Schaffensjahrzehnte, die von grenzenloser 
Experimentierfreude geprägt waren.  
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Nach seiner Ankunft in Paris konnte sich Hantaï Ende der 1940er Jahre zunächst intensiv mit 
den künstlerischen Errungenschaften des Surrealismus vertraut machen und mit so 
unterschiedlichen Techniken wie Collage, Frottage („Durchreibetechnik“) und Dekalkomanie 
(„Farbabzug“) experimentieren. Seine erste Einzelausstellung fand 1953 in der von André 
Breton geführten Galerie À l’Étoile Scellée statt: ein Event, das seine frühe Aufnahme in die 
Pariser Avantgarde signalisierte. Hantaïs Wunsch nach künstlerischer Selbstbehauptung löste 
ihn bald aus dem Umfeld der surrealistischen Gruppe und führte ihn zu einer Werkphase 
gestischer Abstraktion. Neben der Auseinandersetzung mit der Malerei des Informel, eine 
westeuropäische Strömung ungegenständlicher, intuitiver Malerei, spiegelten die Arbeiten aus 
dieser Periode seine Faszination für den Abstrakten Expressionismus in den USA, 
insbesondere das „Action Painting“ Jackson Pollocks. Das Jahr 1960 markierte einen 
Wendepunkt in Hantaïs Werk: Von diesem Moment an konzentrierte er seine radikal 
experimentellen Forschungen auf die sogenannte Pliage (dt. „Faltung“) – Werke, in denen er 
die gefaltete, zerknitterte oder geknotete Leinwand mit Öl- oder Acrylfarbe bedeckte, um beim 
Entfalten und Glattziehen des Stoffes farbig leuchtende Zufallsmuster zu erzeugen. Mit rund 
40 teils monumentalen Schlüsselwerken aus vier Jahrzehnten gibt die Ausstellung in Baden-
Baden einen facettenreichen Überblick über Hantaïs Schaffen und präsentiert seinen 
herausragenden Beitrag zur internationalen Nachkriegsabstraktion als ein sinnlich 
bewegendes Fest der Farbe. Neben vereinzelten Arbeiten aus Hantaïs Phase der gestischen 
Abstraktion liegt der Fokus auf den Pliage-Werken, deren Entwicklung sie von den frühen 
Mariales bis zu den späten Tabulas nachverfolgt.  

„Hantaïs farbgewaltige Arbeiten entfalten eine ungeheure visuelle Dynamik und werden 
unsere Besucherinnen und Besucher mit Sicherheit begeistern“, erklärt der Kurator der 
Ausstellung, Daniel Zamani. „Im von Richard Meiers offener Raumstruktur geprägten 
Tageslichtbau treten seine farbstarken Gemälde in eine einzigartige Symbiose mit der sie 
umgebenden Architektur und verwandeln das Museum für die Dauer der Ausstellung in ein 
immersives Gesamtkunstwerk.“ Florian Trott, Kaufmännischer Direktor am Museum Frieder 
Burda, ergänzt hierzu: „Wir freuen uns außerordentlich, dass wir diesem herausragenden 
Künstler der Pariser Avantgarde erstmals nach über 25 Jahren eine große Ausstellung an 
einem Museum in Deutschland widmen können. Dabei tragen wir nicht nur der großen 
Frankophilie unseres Stifters, Frieder Burda, Rechnung, sondern auch der engen kulturellen 
Verbundenheit Baden-Badens zu unserem Nachbarland Frankreich.“ 

Ermöglicht wurde das ambitionierte Projekt durch die großzügige Unterstützung zahlreicher 
internationaler Leihgeber, darunter das CAPC – Musée d’Art contemporain de Bordeaux, das 
Musée d’Art moderne et contemporain de Saint-Étienne Métropole, die Fondation Gandur pour 
l’Art, Genève, das Carré d’Art – Musée d’Art contemporain de Nîmes, das Musée d’Art 
moderne et d’Art contemporain in Nizza, die Fondation Louis Vuitton und das Musée d’Art 
moderne de Paris sowie viele Privatbesitzer, die Werke für das Projekt zur Verfügung gestellt 
haben. Die Genese der Ausstellung wurde von Anfang an eng durch Mitglieder der Familie 
Hantaï und die Archives Simon Hantaï Paris begleitet. 

Eine Ausstellung des Museum Frieder Burda, Baden-Baden. 
Mit großzügiger Unterstützung der Archives Simon Hantai, Paris. 
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Fakten zur Ausstellung 
 

Kurator 
Dr. Daniel Zamani, Künstlerischer Direktor, Museum Frieder Burda 
 
Katalog  
Der reich bebilderte Katalog zur Ausstellung mit 180 Seiten ist im Hirmer-Verlag in deutscher 
und englischer Sprache erschienen. Sonderpreis im Concept Store des Museums: 39 Euro.  
 
Audioguide 
Eine etwa einstündige Audioguide-Führung (Gebühr: 5 Euro) steht in deutscher, englischer 
und französischer Sprache zur Verfügung. 
 
Events & Formate 
Unter museum-frieder-burda.de/kalender ist das umfangreiche Begleitprogramm zur 
Ausstellung abrufbar.  
 
Pressebilder & Raumtexte 
Eine Auswahl an hochauflösenden Pressebildern finden Sie unter museum-frieder-
burda.de/presse. Eine Einführung zur Ausstellung sowie eine Übersicht zu den insgesamt 
neun Raumtexten finden Sie im Anhang auf S. 4–8.  
 
Museum Frieder Burda 
Lichtentaler Allee 8B, 76530 Baden-Baden 
+49 (0)7221 39898-0, office@museum-frieder-burda.de 
 
Öffnungszeiten 
Dienstag bis Sonntag, 10.00–18.00 Uhr 
an allen Feiertagen geöffnet 
 
Pressekontakt 
abc context media consulting 
Andrea Brück, +49 (0)7245 9170 570, brueck@abc-context.de  
Julia Zorn, +49 (0)7245 9170 572, zorn@abc-context.de 
 
Judith Kirschner-Forcher 
+49 (0)7221 39898-45, kirschner-forcher@museum-frieder-burda.de 
 
Medienpartner 
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Entfaltung der Farbe. Simon Hantaï  

„Wenn ich falte, bin ich objektiv, und das ermöglicht es mir, mich selbst zu 
vergessen.“ - Simon Hantaï 

Mit der Ausstellung Entfaltung der Farbe feiert das Museum Frieder Burda einen der 
bedeutendsten Vertreter der internationalen Nachkriegsabstraktion. Der in Ungarn geborene 
Maler Simon Hantaï (1922–2008) war 1948 nach Paris emigriert, wo er sich zunächst im 
Umfeld der surrealistischen Avantgarde bewegte. Mitte der 1950er-Jahre folgte eine Phase 
gestischer, oft kalligraphisch anmutender Abstraktion. Neben Anleihen aus der Malerei des 
Informel spiegeln die Arbeiten dieser Schaffenszeit auch Hantaïs ausgeprägtes Interesse am 
US-amerikanischen Action Painting – und insbesondere dem Werk Jackson Pollocks. 

Einen Wendepunkt in Hantaïs Laufbahn markierte das Jahr 1960, in dem er sich der 
sogenannten Pliage (dt. „Faltung“) zuwandte. Dabei bedeckte er die gefaltete, geknitterte oder 
zusammengeknotete Leinwand mit Öl- oder Acrylfarbe, um durch das Entfalten und Glätten 
des Stoffes bunt leuchtende Zufallsmuster zu erzeugen. 1980 wurde Hantaï mit dem 
prestigereichen Grand Prix National des Arts Plastiques ausgezeichnet. Zwei Jahre später war 
er Repräsentant seiner Wahlheimat auf der Biennale in Venedig, wo er den französischen 
Pavillon mit 18 Variationen aus seiner späten Bildreihe der sogenannten Tabulas bespielen 
konnte. Posthum wurde Hantaïs Werk mit mehreren umfangreichen Retrospektiven gewürdigt 
– darunter zwei wegweisende Ausstellungen in Paris, die 2013 und 2022 vom Centre 
Pompidou und der Fondation Louis Vuitton ausgerichtet wurden.   

Entfaltung der Farbe ist die erste große Werkschau, die diesem Ausnahmekünstler der 
französischen Avantgarde seit mehr als 25 Jahren an einem Museum in Deutschland 
zuteilwird. Anhand von über 40 teils monumentalen Arbeiten gibt sie einen facettenreichen 
Überblick über vier Schaffensjahrzehnte, die von grenzenloser Experimentierfreude geprägt 
waren. Hantaïs nach Werkgruppen angeordnete Gemälde treten hier in eine spannungsreiche 
Symbiose mit der modernistischen Architektur Richard Meiers – und verwandeln den 
ikonischen Tageslichtbau für die Dauer der Ausstellung in ein immersives, farbgewaltiges 
Gesamtkunstwerk.  

Eine Ausstellung des Museum Frieder Burda, Baden-Baden.  
In Zusammenarbeit mit den Archives Simon Hantaï, Paris. 
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1) Informel 

„Pollock ist wie eine Offenbarung, wie ein chemisches Experiment (…). Er hat neues 
Terrain erschlossen.“ – Simon Hantaï 

In Paris konnte sich Hantaï ab Ende der 1940er Jahre intensiv mit unterschiedlichsten 
Gestaltungsverfahren auseinandersetzen, die in der Malerei des Surrealismus zur Anwendung 
kamen – darunter Collage sowie Frottage („Durchreibetechnik“) und Dekalkomanie 
(„Farbabzug“). Im freien Erproben solch experimenteller Ansätze lag bereits ein erster Keim 
für die späteren Falt-Arbeiten begründet, mit denen Hantaï einen herausragenden Beitrag zur 
Entwicklung der Nachkriegsabstraktion leisten sollte. Nach ersten Versuchen in der 
Bildsprache des Surrealismus folgte Mitte der 1950er Jahre eine intensive 
Auseinandersetzung mit der Kunst des Informel: eine westeuropäische Strömung 
ungegenständlicher Malerei, bei der dynamische, intuitive Prozesse im Vordergrund standen 
und die von einer engen Wahlverwandtschaft zum US-amerikanischen Abstrakten 
Expressionismus geprägt war. Wie die schlierenartigen „Drip Paintings“ von Jackson Pollock 
zeigen viele von Hantaïs Arbeiten der 1950er Jahre eine energiegeladene Pinselführung und 
ein frei bewegtes Spiel ornamental anmutender Liniengeflechte. Eine Annäherung an das 
Action Painting seines älteren Kollegen ist auch in der oft auffälligen, zum Teil wandfüllenden 
Größe der bildgewaltigen Arbeiten implizit. 

 

2) Mariales 

„Die Leinwand ist gleichmäßig gefaltet, und nur die auf der Oberfläche verbleibenden 
Faltenbereiche sind bemalt.“ – Simon Hantaï 

Hantaïs erste Pliage-Arbeiten waren die sogenannten Mariales (1960–1962), von denen er 28 
Variationen anfertigte. Das französische Wort „mariale“ bezeichnet Gegenstände, die mit der 
Darstellung oder Verehrung der Jungfrau Maria in Verbindung stehen. Im Fall von Hantaï 
betrifft dies in erster Linie sein Interesse an tradierten Madonnenbildern – und insbesondere 
Gemälden der italienischen Renaissance mit ihrer oft komplexen Ausgestaltung des 
majestätischen Marienmantels. Darüber hinaus mögen Hantaïs Mariales auch von seiner 
Kindheit im ungarischen Bia inspiriert gewesen sein, wo er früh eine Begeisterung für die 
Liturgie und Riten der katholischen Kirche entwickelt hatte. So war sich Hantaï sicherlich der 
Ikonographie der sogenannten „Schutzmantelmadonna“ bewusst, die auch in der Kunst seines 
Heimatlandes von besonderer Bedeutung ist: Darstellungen, in denen die Mutter Gottes ihren 
Mantel über eine Schar Gläubiger ausgebreitet hält und damit Werte wie Geborgenheit und 
Fürsorge symbolisiert. Die Ausgestaltung von Hantaïs Mariale-Kompositionen wirkt dabei so, 
als sei ein kleiner Teil eines traditionellen Marienmantels auf die monumentalen Maße der 
Leinwand großgezogen worden. In ein abstraktes Muster transponiert, erinnert die 
raumfüllende Faltstruktur an die pulsierenden „All-Over“-Effekte des Abstrakten 
Expressionismus.  
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3) Catamurons 

„Die Faltung betrifft nur die Mitte der Leinwand; der Rest bleibt leer. Das zentrale 
Rechteck, das oft mehrfach gefaltet ist, wird mit unzähligen übereinanderliegenden 
Farbschichten überzogen.“ – Simon Hantaï 

Zwischen 1963 und 1965 setzte Hantaï seine Erforschung der Pliage mit der Bildreihe der 
Catamurons fort, deren Titel auf ein Ferienhaus zurückzuführen ist, das die Familie in 
Varengeville-sur-Mer in der Normandie gemietet hatte. Bei diesen ebenfalls großformatigen 
Arbeiten konzentrierte der Künstler die Faltung einzig und allein auf die Mitte der Leinwand. 
Die dadurch entstandenen farbigen Rechtecke blieben außen von den weißgelassenen 
Rändern des Stoffes wie von einer Bordüre umrahmt. Durch den Kontrast mit dem unbemalten 
Stoff erhöhte Hantaï die Leuchtkraft der frischen Blautöne, die das Farbschema des Zentrums 
dominieren. Hantaïs Erforschung der Pliage innerhalb umfangreicher Werkreihen muss dabei 
im Kontext der westeuropäischen sowie US-amerikanischen Avantgarde der Nachkriegszeit 
verortet werden, in der sich zahlreiche Künstlerinnen und Künstler von erprobten Maltechniken 
lossagten, um sie durch hoch experimentelle, dynamische und oft semi-automatische 
Prozesse zu ersetzen. So bedeutete Hantaïs Anwendung der Faltung eine Abkehr vom 
konventionellen Auftrag der Farbe auf einen flachen, „passiven“ Malgrund und hob neben der 
Einbeziehung des Zufalls als bildgenerierendes Element auch den Objektcharakter der 
Leinwand als frei falt- beziehungsweise formbaren Stoff hervor: Vorgehen, die einer 
Entgrenzung des tradierten Malereibegriffs gleichkamen. 

 

4) Panses 

„Die farbige, ovoide Form wird mehrfach gefaltet, bis die durch das wiederholte Falten 
entstandenen Blindstellen zugedeckt sind.“ – Simon Hantaï 

Von 1964 bis 1967 arbeitete Hantaï an der Serie der Panses, die sich zeitweise mit der der 
Catamurons überschnitt. Insbesondere mit Blick auf die Farbwahl gibt es auffällige Affinitäten 
zwischen den beiden Bildreihen, in denen der Künstler bevorzugt kräftige Töne von Blau zum 
Einsatz brachte und mit Schattierungen von Schwarz, Braun, Ocker und Grau kontrastierte. 
Hantaï gab der neuen Werkreihe ursprünglich den Titel Maman! Maman!, dit: La Saucisse (dt.  
„Mama! Mama!, genannt: die Wurst“) – eine Anspielung auf einen Text des französischen 
Schriftstellers Henri Michaux, in dem das Motiv der keimenden Urzelle zu einer „kosmischen 
Wurst“ wird und als absurd-humoristische Metapher für die Regeneration des Lebens dient. 
Wie in den Catamurons arbeitete Hantaï auch bei den Panses mit der weiß belassenen 
Leinwand als negativem Raum, vor dem sich die oft ei- und kreisförmigen Gebilde effektvoll 
absetzen. Die Überlagerung unterschiedlicher Schichten erinnert in ihrer strahlenden 
Leuchtkraft an den optischen Effekt von Achatscheiben und ihrem fein modulierten 
Farbenspiel. Den Titel „Panse“ (eigentlich die Bezeichnung für den in unterschiedliche 
Blindsäcke unterteilten Vormagen von Wiederkäuern) wählte Hantaï assoziativ mit Blick auf 
die oft sackartigen Formen der farbig gefalteten Zonen. 
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5) Von Ungarn nach Paris 

Geboren wurde Hantaï 1922 als Simon Handl im ungarischen Bia – dem heutigen Biatorbágy, 
das in der Nähe von Budapest gelegen ist. Der Künstler stammte aus einer Familie deutscher 
Emigranten, die ihren Namen 1939 ins Ungarische übertrug, um sich von einer Assoziation mit 
dem nationalsozialistischen Terrorregime abzusetzen. Prägend war für Hantaï die Kindheit 
und Jugend in einem streng katholischen Milieu, insbesondere seine Faszination für liturgische 
Riten sowie kirchliche Musik. Als Student an der Ungarischen Akademie der Bildenden Künste 
in Budapest wurde Hantaï in den 1940er Jahren früh politisch aktiv – und prangerte öffentlich 
die Kollaboration der ungarischen Regierung mit der nationalsozialistischen Besatzungsmacht 
an. Die Befreiung des Landes durch sowjetische Truppen im Februar 1945 bedeutete einen 
Neubeginn für die Kunst und Kulturszene der Hauptstadt. Unter der Leitung von François 
Gachot konnte sich Hantaï bei Kunstgeschichtskursen am Französischen Kulturinstitut in 
Budapest mit neuesten Tendenzen der französischen Avantgarde vertraut machen, darunter 
dem Werk von Henri Matisse und Pierre Bonnard. 1947 heiratete er Zsuzsa Biró, mit der er 
ein Jahr später nach Paris übersiedelte. Bis zu seinem Tod 2008 sollte Frankreich Hantaïs 
Wahlheimat bleiben. 

 

6) Meuns 

„Die Leinwand wird an den vier Ecken und in der Mitte gefaltet und anschließend 
einfarbig übermalt. Manchmal betonen einige Pinselstriche bestimmte Falten oder 
unberührte Bereiche.“ – Simon Hantaï 

Im Jahr 1966 zog Hantaï nach Meun in der Nähe von Fontainebleau und machte das kleine 
Dorf bald zum Namensgeber einer neuen Werkreihe. In seinen sogenannten Meuns (1966 - 
1968) knotete er die vier Ecken und die Mitte der Leinwand zu einem unregelmäßigen Gebilde 
zusammen, um darauf die Farbe aufzutragen. Die nach dem Glattziehen des Stoffes 
entstandenen Zufallsmuster zeigen eine harmonische Balance aus bemalten und unbemalten 
Bereichen. Das Weiß, das zuvor als Außenzone nur für den „negativen“ Bildraum Verwendung 
fand, wird hier zum immanenten Teil des gefalteten Formenspiels. Für die in der Werkreihe 
gewählten Farben bezog der Künstler zunächst immer wieder Inspiration aus der umliegenden 
Landschaft – so etwa die Grün- und Brauntöne des Waldes und der Felsen von Fontainebleau. 
Spätere Variationen sind hingegen auch in kräftig leuchtenden Farben wie frischem Blau, 
Orange oder Violett gehalten. Nicht zufällig erinnern viele der Arbeiten an die ikonischen 
Scherenschnitte von Henri Matisse, die 1961 im Musée des Arts Décoratifs in Paris gezeigt 
worden waren und Hantaï tief beeindruckt hatten. 1968 wurde eine umfangreiche Auswahl der 
Meuns in der Galerie von Jean Fournier ausgestellt, den er bereits 1955 kennengelernt hatte. 
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7) Études & Blancs 

„Die Leinwand ist gleichmäßig gefaltet und einfarbig bemalt. Beim Entfalten kommen 
ungleichmäßige, große weiße (farblose) Formen zum Vorschein.“ – Simon Hantaï 

Auf die Werkreihe der Meuns folgten von 1968 bis 1971 die farbstarken Études (dt. „Studien“). 
Bei diesen Arbeiten faltete Hantaï die Leinwand vollständig und begoss den Stoff daraufhin 
mit einer einzigen Farbe. Beim Auseinanderziehen und Glätten der Leinwand ergab sich eine 
fast organisch wirkende Netzstruktur, in der das dichte Nebeneinander bemalter und 
unbemalter Stellen eine pulsierende Rhythmik erzeugt. Wie in den von dichten Farbschlieren 
überlagerten Bildern von Jackson Pollock scheint der Bildraum auch bei Hantaïs Études-
Kompositionen willkürlich begrenzt – gerade so, als ob sich das leuchtend-ornamentale 
Formenspiel dynamisch über die Maße der Leinwand hinweg ausbreiten wollte. Diesem 
Eindruck eines spannungsgeladenen, expandierenden Bildraums trug Hantaïs Entscheidung 
Rechnung, die Leinwände nicht durch die Verwendung von Rahmen oder Schattenfugen 
optisch einzusperren und zu begrenzen - und stattdessen nur auf einem Keilrahmen 
aufgespannt auszustellen. Bedeutsam ist auch der aus dem Bereich der Musik entlehnte 
Begriff Étude, der den rhythmisch-harmonischen Eindruck der Werke hervorhebt. In den ab 
1973 entstandenen Blancs brachte Hantaï statt einer einzigen Farbe unterschiedlichste Töne 
zum Einsatz und erhöhte zugleich die Gewichtung der vollkommen weiß belassenen Zonen. 
Indem er die Malerei nun in Acryl anstelle von Öl ausführte, konnte er mit größerer Leichtigkeit 
eine glatte, relieflose Oberfläche erzielen – einen Effekt, den er bereits bei den frühen Mariales 
angestrebt hatte.   

  

8) Tabulas  

„Die Faltung der Leinwand folgt einem gleichmäßigen Raster, wodurch eine 
Kombination aus Quadraten oder Feldern entsteht.“– Simon Hantaï 

Der Übergang von den Blancs zur Bildreihe der Tabulas (vom lateinischen Begriff für „Tisch“ 
oder „Gemälde“) markierte eine abrupte Änderung in Hantaïs Anwendung der Pliage. Waren 
seine Falt-Arbeiten bis dahin von teils zufällig verstreuten, organisch wirkenden Bildelementen 
charakterisiert, so arbeitete er nun mit regelmäßig angeordneten Knoten auf der Rückseite der 
Leinwand, um eine streng kontrollierte Gitter- oder Rasterform zu erzeugen. Inspiration zu der 
von 1972 bis 1980 umgesetzten Werkreihe bezog der Künstler aus einem einzigen 
Erinnerungsstück: ein Foto seiner jungen Mutter, auf dem sie eine traditionelle Rumburger 
Schürze trägt, deren gebügelte Falten in einem präzisen Rastermuster angeordnet sind. Bei 
den Tabulas arbeitete Hantaï sowohl mit bunten Mosaikstrukturen als auch mit monochrom 
angelegten Kompositionen. Auffallend sind die oft bemerkenswert großen, teils monumentalen 
Maße der Leinwände, die die Betrachter mit der visuellen Wirkkraft eines „Environments“ 
konfrontieren und insbesondere bei Nahsicht in ein rhythmisch animiertes Farbfeld eintauchen 
lassen. In ihrer wandfüllenden Dimension kommen die Gemälde der Tradition der 
Freskenmalerei nahe und laden zu einem dezidiert immersiven Seherlebnis ein. 


