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Wilhelm Sasnal 
Such a 
Landscape

17. Juni 2021 bis  
10. Januar 2022

POLIN, Museum der  
Geschichte der  

Polnischen Juden,  
Warschau 

Text: Ulrich Loock
Warschau. Wie kann eine Malerei die 
Formen und Spuren zeigen, die das 
„Verbrechen gegen die Menschheit, 
begangen am jüdischen Volk“ (Hannah 
Arendt) dem Land selbst, seiner phy-
sischen Gestalt, unauslöschlich einge-
prägt haben? 

Die von Adam Szymczyk kuratierte 
Ausstellung Such a Landscape zeigte 
eine sorgfältig zusammengestellte Aus-
wahl von mehr als 60 Ölbildern des 
1972 in Tarnów geborenen Malers und 
Filmemachers Wilhelm Sasnal aus 
den vergangenen 20 Jahren. Arbeiten 
nach den Maus-Comics von Art Spie-
gelman, der expressive Realismus von 
Landschaftsbildern und Porträts oder 
die Aneignung von Schriften und Emble-
men greifen auf unterschiedliche 
ästhetische Regime zurück, um die 
Modellierung der Landschaft durch 
Antisemitismus und die Zerstörung des 
jüdischen Volks kenntlich zu machen.

Als Maler geht Sasnal auf spezifi-
sche Weise fotografisch vor: Das Foto-
grafische seiner Malerei besteht nicht 
so sehr in realistischer Wiedergabe 
(davon sind die Bilder mal weiter und 
mal weniger weit entfernt), sondern vor 
allem in der Isolation von Figuren und 
Gegenständen auf der Bildfläche oder 
der Beschränkung von situativen 
Zusammenhängen auf einen abgekop-
pelten Moment. Dekontextualisierung 
und das entsprechende Fehlen von 
innerbildlich hergestellter Bedeutung 
übersetzen die Unmöglichkeit von 
umfassender Darstellung und verlangen 
nach zusätzlichem Text. Diesen stellt 
Sasnal in Form von Bildtiteln und Kom-
mentaren unterschiedlicher Art zur 
Verfügung. Umgekehrt hilft die textliche 
Ergänzung eines Bilds, die Blindheit 
gegenüber den Zeichen der Geschichte 
zu umgehen. Folgerichtig beschäftigt 
sich, initiiert durch Sasnals bildlich-text-
liche Konstellationen, ein wesentlicher 
Teil des Diskurses zu seinem Werk mit 
der Entzifferung und Erläuterung von 
dessen Referenzen – in dieser Weise 
aber von der Malerei selbst abzusehen, 

Kolumbien nie in diesem Umfang präsen-
tierte Bildhauerin Feliza Bursztyn 
(1933–82). Ihre aus Polen stammenden 
Eltern befanden sich 1933 bei Hitlers 
Machtübernahme in Lateinamerika und 
beschlossen zu bleiben. So wuchs 
Feliza mit polnischem Namen als Kind 
jüdischer Einwanderer*innen in einem 
katholischen Land auf. Eine crosssek-
tionale Einstimmung auf ihre Laufbahn, 
in der sie sich aufgrund ihres gesell-
schaftlichen und politischen Engage-
ments und ihres Feminismus immer 
wieder massiven Anfeindungen ausge-
setzt sah. Der Background der Familie 
erlaubte es der Tochter jedoch, in Bogotà, 
New York und in Paris Kunst zu studie-
ren und viel zu reisen. 1981 wurde sie 
wegen ihres politischen Aktivismus 
inhaftiert und floh zunächst nach Mexiko 
und später nach Paris, wo sie ein Jahr 
später überraschend starb.

Diese kurze Karriere beleuchtet die 
Ausstellung Welding Madness mit 
Werken aus den verschiedenen Arbeits-
phasen der Künstlerin, die einen Weg 
von der Skulptur zur Installationskunst 
beschreiben. Die Chatarras genannten 
„Schrottskulpturen“ vom Beginn der 
1960er-Jahre lassen eine eigene Praxis 

die Projektion eines Videostills an der 
Wand mit dem Bild einer Installation der 
Camas – schwarz-weiß und statisch – 
verstärkt. Das sind kuratorische Ent-
scheidungen, durch die weder die poli-
tische Dimension dieser „ver-rückten“ 
Skulpturen als Repräsentanten staatlicher 
Organe noch die kritische Anspielung 
auf die Tabus der katholischen Kirche 
erkennbar wird. Generell wird die 
Ausstellung der offenbar radikalen Rolle, 
die Bursztyn in der kolumbianischen 
Gesellschaft eingenommen hat – so 
ging sie offensiv mit dem ihr zugeschrie-
benen Attribut La Loca – die „Verrückte“ 
um –, nicht gerecht. 

Der Titel Welding Madness spielt 
auf Bursztyns Praxis der Metallbearbei-
tung und der von ihr verwendeten 
Schweißtechnik an. Ihr transgressives 
Werk oszilliert zwischen installativen, 
teilweise mit Textil behandelten Arbeiten 
und kinetischen Objekten, wird jedoch 
vom Skulpturalen dominiert. Das ist 
insofern bemerkenswert, als dass sie 
für ihren dezidiert politischen Zugang – 
zumindest anfangs – ein traditionelles 
Medium suchte und hier durch die 
Integration von „unwerten“ und „kunst-
fernen“ Materialien auch eine ökono-

in Bezug auf Materialbehandlung  
und -umwandlung erkennen. Bursztyn 
schweißte Metallabfälle zu plastischen 
abstrakten Gebilden und verlieh so 
dem demontierten Ausgangsmaterial 
neue nobilitierte Formen. Chatarras 
sind sowohl poetische nicht-figürliche 
Miniskulpturen wie auch körperhafte 
Objekte aus den abgewrackten Karos-
serien von Unfallautos in den bunten 
Farben einer konsumfreudigen Epoche – 
die nun zum Symbol einer gecrashten 
Utopie werden. Eine weitere Serie sind 
die „Betten“, Camas: Bettgestelle aus 
Metall, überzogen mit einem bunten 
glänzenden Stoff. Ein eingebauter 
Motor setzt die Skulpturen in leichte 
Vibration und erzeugt eine etwas 
unheimliche Stimmung, die indessen 
eine erotische Aufladung verraten sollte. 
Dieser Anspruch ist hier im Hauptraum, 
wo vier solcher Camas zu sehen sind, 
allerdings nicht nachvollziehbar: Zu 
domestiziert, zu steril installiert oder 
schlicht zu wenig aktiv erscheinen sie, 
da sie auch nur äußerst selten in 
Bewegung stehen. So gleicht dieser 
Raum einem Mausoleum, anstatt den 
Eindruck überbordender Aktivität zu 
erwecken. Dies wird noch durch  

mische Systemkritik einbrachte. Die 
Künstlerin konnte ab 1971 in Kolumbien 
auch repräsentative Aufträge im öffent-
lichen Raum realisieren – großartige 
Werke, deren optische Leichtigkeit von 
der physischen Schwere des Materials 
konterkariert wird. Bewegung, Statik 
und Prozess sind hier in einer prekären, 
jedoch ausbalancierten Symbiose 
zusammengehalten. Der schönste 
Raum im Muzeum Susch gilt Bursztyns 
kleinformatigen Chatarras, von denen 
eine größere Anzahl auf weißen Podesten 
verteilt sind. Die wiederverwendeten 
mechanischen Maschinenteile laden 
zur meditativen Teilnahme und zeigen 
eine Offenheit zum Dialog. Die Ausstel-
lung wird ergänzt durch Dokumenta-
tionsvideos sowie durch Material aus 
ihrem Atelier in Bogotá: Fotos, Zeit-
schriften, Zeichnungen, Notizen. Die 
Erschließung des Werks von Feliza 
Bursztyn und dessen Kontextualisierung 
erweist sich als Schlüsselmoment für 
das Verständnis dieser hoffentlich noch 
weiter zu entdeckenden Künstlerin. 

Feliza Bursztyn
Sin titulo (Untitled), um 1968

Foto: Oscar Monsalve, Archiv Pablo Leyva 

Feliza Bursztyn in ihrem Studio in Bogotá, ca. 1980
Courtesy: Archive of Pablo Leyva, Foto: Raphael Moure

Text: Patricia Grzonka
Susch. In einem abgelegenen, jedoch 
gut erschlossenen Bergdorf im Engadin 
widmet sich das Muzeum Susch seit 
2019 wenig bekannten Pionierinnen 
der jüngeren Kunstgeschichte. Das 
Muzeum ist eine Gründung der polni-
schen Unternehmerin Grażyna Kulczyk 
für deren Sammlung einerseits und 
für ein ambitioniertes zeitgenössisches 
Ausstellungsprogramm andererseits. 
Das ist per se keine leichte Vorgabe, und 
in einem abseits der üblichen Kunst-
routen gelegenen Ort in der Schweiz 
noch viel weniger, doch im Engadin 
hat sich in den letzten Jahren neben 
existierenden etablierten Museen auch 
ein zeitgenössischer Kunstcluster 
gebildet, der vom Tourismus der Region 
profitiert und – selbsterklärend in diesem 
Teil der Welt – sehr wohlhabend ist. 

Im Halbjahresrhythmus werden hier 
in einer umsichtig umgebauten Brauerei 
vorwiegend Personalen von Künstlerin-
nen gezeigt, deren nonkonformes 
Werk schwierigen Rezeptionsbedingun-
gen ausgesetzt war, oder vielmehr: 
die zu Lebzeiten oft ignoriert wurden. 
Dazu gehören Emma Kunz oder Evelyne 
Axell, eine Vertreterin der Pop Art, aber 
auch Laura Grisi (1939–2017), die dieses 
Jahr auch auf der Venedig Biennale in 
der Hauptausstellung von Cecilia Alemani 
gezeigt wird. Die aktuelle Ausstellung 
zeigt die außerhalb ihres Herkunftslands 

18. Dezember 2021 bis 
26. Juni 2022 

Muzeum Susch

Feliza Bursztyn
Welding Madness

Feliza Bursztyn
Welding Madness, Ausstellungsansicht, Muzeum Susch, 2021
Courtesy: Muzeum Susch/ Arts Station Foundation
Foto: Annik Wetter


