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EGHUY

DER SAMMLUNG

Kunstschaffende inspiriert von der Kunstsammlung von Murikultur

Verborgen im Dachstock des Singisenfliigels lagert die Kunstsammlung
von Murikultur. Fiinf zeitgenossische Kunstschaffende wurden einge-
laden, sich mit ausgewdhlten Sammlungswerken auseinanderzusetzen
und daraus neue Arbeiten zu entwickeln. Im Zentrum der Ausstellung
stehen Fragen nach Wesen und Potenzial einer Sammlung: Wie ent-
steht sie? Welche Geschichten bewahrt sie? Und vor allem: Wie kann
sie als Ausgangspunkt fiir neue kiinstlerische Perspektiven dienen?

Die Ausstellung macht ausgewdhlte Sammlungswerke zuganglich und
bringt sie mit zeitgendssischen Positionen in einen Dialog. Als Echo-
kammer zwischen Vergangenheit und Gegenwart entstehen neue
Resonanzen, ungewohnte Blickwinkel und ungeahnte Verbindungen.

Sammlungs-und Institutionsgeschichte

Ab 1997 fanden in regelmdssigen Abstdnden
erste Kunstausstellungen in verschiedenen Rgu-
men des Klosters und des Singisenfliigels statt.
Sie wurden unter dem Label Singisen Forum von
wechselnden Kuratorinnen und Kuratoren so-
wie engagierten, kulturaffinen Murianerinnen
und Murianern organisiert. Gezeigt wurde vor-
wiegend lokales und regionales Kunstschaffen;
vereinzelt waren auch etablierte Positionen
vertreten, etwa die seit 1967 in der Schweiz
lebende britische Bildhauerin Gillian White
(1939-2016). Seit 2019 befindet sich das Sin-
gisen Forum als fixer Ausstellungsraum mit kla-
rem Konzept in den RGumen im ersten Stock des
Singisenfligels.

Die Kunstsammlung von Murikultur speist sich
aus Ankdufen friiherer Ausstellungen sowie aus
Schenkungen an die Stiftung. Besonders her-
vorzuheben ist die Sammlung Galizig, die nach
dem Tod des Murianer Bildhauers Romano Go-
lizia (1922-2005) im Jahr 2005 zu Murikultur
gelangte. Die Sammlung entstand weniger mit
einem klaren musealen Sammlungskonzept als
vielmehraus dem langjdhrigen Engagementder

Stiftung Murikultur - ehemals Kulturstiftung St.
Martin - und dem personlichen Einsatz kultur-
verbundener Murianerinnen und Murianer. Prg-
gende Personlichkeiten waren unter anderem
der Mitbegrinder der Kulturstiftung, Galerist
der Rathausgalerie Lenzburg, Maler und San-
ger Josef Raeber (1932-2012) sowie der Archi-
tekt Benny Frey (1929-2024), die massgeblich
an der Etablierung des Klosters Muri als Aus-
stellungsort und sowie zum Aufbau der Kunst-
sammlung beigetragen haben.

Heute umfasst die Sammlung rund 1000 Ge-
mdlde, Grafiken, Zeichnungen, Skizzen, Skizzen-
blcher und Skulpturen, die im Dachstock des
Singisenfliigels aufbewahrt werden - die um-
fangreiche Caspar-Wolf-Sammlung nicht mit-
gerechnet. Der Bestand vereint Werke von Ende
des 19.Jh. bis zur zweiten Halfte des 20.Jh.
Einen bedeutenden Teil der Sammlung bildet der
Nachlass Romano Galizias. Er umfasst Skulptu-
ren und Plastiken aus Ton, Bronze, Gips und Holz
ebenso wie Zeichnungen und Skizzen des Kiinst-
lers. Darliber hinaus beinhaltet der Nachlass
Werke befreundeter Kiinstlerinnen und Kiinst-
ler. Galizia war nicht nur Bildhauer und Restau-
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rator, sondern auch leidenschaftlicher Sammler
und Netzwerker. Sein Haus entwickelte sich zu
einem offenen Treffpunkt fiir Kunstschaffende,
in dem personliche Begegnungen und kiinstle-
rischer Austausch gepflegt wurde. Massgeblich
gepragt wurde Romano Galizia von seinem um
ein Jahr dlteren Bruder Rico Galizia, ebenfalls
Bildhauer und spater Zeichenlehrer an der Be-
zirksschule Muri. Rico Galizia absolvierte eine
Steinbildhauerlehre bei Alfred Huber in Ziirich,
arbeitete anschliessend bei Karl Geiser und stu-
dierte an der Académie des Beaux-Arts in Genf
sowie in Paris. Es folgte ein Studienaufenthalt an
der Akademie der bildenden Kiinste in Wien bei
Fritz Wotruba. Durch Rico fand Romano Galizia
friih Zugang zu einem weitreichenden kiinstleri-
schen Netzwerk.

Vier der fiinf beteiligten Kunstschaffenden und
Kollektive gestalteten ein oder mehrere Echos
zum Sammlungsteil Galizia.

Heute vereint die Sammlung von Murikultur
Werke von Uber siebzig Kunstschaffenden von
regionaler, kantonaler, nationaler und teilweise
internationaler Bedeutung. Vertreten sind unter
anderem Serge Brignoni, Virginia Buhofer, Emile
Francois Chambon, Albert Chavaz, Ursula Fi-
scher-Klemm, Rico Galizia, Adolf Herbst, Franz
Max Herzog, Charlotte Liedtke, Paul Racle, Josef
Reber, Josef Raeber, Erwin Rehmann, Martin
Ruf, Juliane Schack, Hans Rudolf Schiess, Jorg
Schimon Schulthess, Marcel Seitz, Wilhelm
Schmid, Marie Sperling, Otto Tschumi, Max von
Moos, Heidi Widmer und Charles Wyrsch.

Echos

Die Herangehensweisen der Kunstschaffenden
an die Sammlung und das Ausstellungsprojekt
erweisen sich als vielfdltig. Sie reichen vom di-
rekten Nachempfinden einzelner Werke iiber
deren Einbindung in neue Installationen bis hin
zum Aufgreifen der Geschichte oder der Form-
sprache der Sammlung. Andere Positionen wie-
derum entdecken im Fremden Vertrautes und
entwickeln daraus eigenstdndige kiinstlerische
Antworten.

Entstanden sind Echos, die mal unmittelbar,
mal subtil auf die Sammlungswerke reagieren.
Manche Arbeiten beziehen historische Werke
direkt in ihre Interpretation ein, andere greifen
teils persénliche Geschichten der Sammlung
auf. Einige ndhern sich ihren Vorlagen beinahe
kopierend an, wdhrend andere bewusst Dis-
tanz schaffen und neue Freirdume eréffnen. So
entsteht ein vielschichtiger Widerhall in unter-
schiedlichen kiinstlerischen Medien - von Foto-
grafie, Malerei und Zeichnung bis hin zu Sound-
installation und Video.

Die Ausstellung entstand in enger Zusammen-
arbeit mit den Kunstschaffenden, welche bei
der Werkauswahl freie Hand hatten. Die Aus-
stellungstexte basieren auf Gesprdchen der
Kuratorin mit den beteiligten Kunstschaffenden
wadhrend Atelierbesuchen. Der Fokus der Aus-
stellung liegt auf den zeitgendssischen Echos
und damit auf dem Potenzial der Sammlung.



PHILIPP HANGER
*1982 lebt und arbeitet in Aarau und Schénenwerd

Philipp Hanger (*1982)

Old Curves—New Lines, 2026

Handlauf einer Rolltreppe (Gummi, Stahldraht,
Textil), 8x3.2x3000cm

Courtesy of the artist

Romano Galizia (1922 - 2005)

div. Aktskizzen, 1960erJahre

Stift auf Papier, 35x 50 cm

Stiftung Murikultur, Schenkung Romano Galizia

Philipp Hangers kinstlerische Praxis bewegt
sich zwischen Installation, Skulptur und Foto-
grafie. Im Zentrum seiner Arbeiten stehen ge-
brauchte Materialien und Alltagsgegenstdnde,
die er sammelt, archiviert und in immer neuen
Konstellationen zusammenfiihrt. Sie bilden die
Grundlage seiner Arbeitsweise. Durch ihre Um-
funktionierung und Rekontextualisierung ver-
lieren die Objekte ihre urspriingliche Funktion
und erdffnen neue Bedeutungsebenen. Hanger
beschreibt seine Sammlung als vergleichbar
mit jener eines DJs, der aus einer Plattensamm-
lung immer wieder neue Sets zusammenstellt.
Standig kommen neue Objekte hinzu, wihrend
nur selten etwas verschwindet. Manche Gegen-
stdnde sucht er gezielt, andere begegnen ihm
wahrend der Arbeit an einem Projekt. Uber Jah-
re hinweg lagern sie im Atelier, ohne eine kiinst-
lerische Bedeutung zu besitzen, bis sie sich
als richtig flr ein neues Projekt erweisen. Aus-
gangspunkt seiner Arbeiten ist hdufig auch der
Ausstellungsraum selbst. Architektur, raumli-
che Situationen und vorhandene Gegebenhei-
ten beeinflussen die Komposition. Fotografie
nimmt innerhalb seiner Praxis eine besondere
Rolle ein. Eigene fotografische Projekte ver-
steht Hanger weniger als autonome Bildserien
denn als Form des Forschens und Sammelns.
Fotografien erscheinen fast nie allein, sondern
werden mit weiteren Objekten kombiniert. Hu-
mor und Ironie sind wiederkehrende Elemente
seiner Installationen. Oft entscheidet sich erst
im Moment der Zusammenstellung, ob und
wie diese spielerische Ebene sichtbar wird.
Seine Arbeiten entstehen aus einem dynami-
schen Prozess des Sammelns, Ordnens und
Neuverkniipfens. Sie bewegen sich zwischen
Stabilitdt und Fragilitat, zwischen Ernsthaftig-
keit und Ironie sowie zwischen Alltagsobjekt
und Kunstwerk. Statt eindeutige Aussagen zu
formulieren, schaffen sie offene Denk- und Er-
fahrungsrdume, in denen sich Bedeutungen
immer wieder verschieben.

Im Sammlungsbestand von Murikultur befin-
det sich eine grosse Anzahl an (Akt-)Skizzen
von Uberwiegend Frauenkdrpern. Diese dien-
ten Romano Galizia zu Studienzwecken und
als Grundlage seiner plastischen Werke. Diese
wortwortliche Masse an weiblichen, entbldss-
ten Korperteilen wurden fiir Philipp Hanger
zur Grundlage seines Echos. So bezieht es sich
weniger auf ein einzelnes Werk als auf eine
Arbeitsweise und eine Asthetik. Wird in den
Skizzen Galizias der schwarze Strich noch klar
mit dem weiblichen Kérper verbunden, befreit
Hdnger die Linie von seiner Form und ldsst sie
frei. Dem schwarzen Stift, derimmer wieder die
gleiche Bewegungim Raum und auf dem Papier
vollzieht, setzt Hanger den Handlauf einer Roll-
treppe gegeniiber. Fiir die Installation 16st Han-
ger das Objekt aus seinem urspriinglichen Zu-

sammenhang und legt es in die Architektur des
Ausstellungsraums. Aus ehemals funktionalen
Elementen, die zuvor unabldssig denselben
Kreislauf beschrieben, werden frei verlaufende
Linien im Raum. So verweist auch die schwarze
Linie nichtIdnger auf den menschlichen Korper,
sondern existiert als eigenstdndige rdumliche
Zeichnung.

ANDREAS HOFER
*1956 lebt und arbeitet in Bremgarten

Andreas Hofer (*1956)

Wanduhr, 2026

Video auf Bildschirm 24“ Hochformat, 1/3 + AP
Courtesy of the artist

Karl Geiser (1889-1957)

Portrdt, 0.J., vermutlichum 1920

Bronze, 19 x 16 x 15 cm (ohne Sockel)

Stiftung Murikultur, Schenkung Romano Galizia

Andreas Hofer arbeitet an den Schnittstellen
von Zeichnung, Malerei, Video, Installation und
Sound. Seine kiinstlerische Praxis ist von einem
kontinuierlichen Wechsel zwischen den Me-
dien geprdgt. Immer wieder eignet er sich un-
bekannte Techniken an und entwickelt daraus
neue Ausdrucksformen. Nicht die Spezialisie-
rung auf ein einzelnes Medium steht dabei im
Vordergrund, sondern die Suche nach dem je-
weils passenden kiinstlerischen Mittel fiir eine
Werkidee. Seine Arbeitverlagert sich regelmas-
sig aus dem Atelier in den &ffentlichen Raum
oder direkt an den Ausstellungsort. Architektur
und rdumliche Gegebenheiten fliessen unmit-
telbar in den Entstehungsprozess ein und pré-
gen die Werke wesentlich. Entsprechend spielt
der Raumbegriff auch innerhalb seines Schaf-
fens eine zentrale Rolle. Viele Arbeiten iber-
schreiten die Grenzen der zweidimensionalen
Bildfldche und beziehen den Ausstellungsraum
aktiv mit ein. Die Betrachtenden sind einge-
laden, sich im Raum zu bewegen und unter-
schiedliche Perspektiven einzunehmen. Erst
durch diese kérperliche Erfahrung erschliessen
sich einzelne Zusammenhdnge. Charakteris-
tisch flir Hofers Werk ist zudem ein prozesshaf-
tes Arbeiten. Werkserien entstehen iiber lange
Zeitrdume, Motive kehren in veranderter Form
wieder und einzelne Ideen wandern zwischen
unterschiedlichen Medien. Farbe, Licht, Raum
und Klang bilden dabei die zentralen Elemente
seinerkiinstlerischen Sprache.

Andreas Hofer tberfiihrt die Kopf-Plastik Karl
Geisers ins Medium des Videos. Aufgenommen
bei den Recherchen im Archivraum selbst ver-
wandelt sich die statische, zeitlose Biste in eine
Uhr. Wie die Bewegung eines Sekundenzeigers
wandert der Schatten liber das Gesicht. Das
gleichmdssige Ticken der Uhr begleitet die Be-
trachtung und verweist auf Vergdnglichkeit, ver-
gangene Geschichte und die Zeitlichkeit an sich.
Karl Geiser bezog bereits kurznach der Matura
sein erstes Atelierin Bern und erhielt wenig spa-
ter ein eidgendssisches Kunststipendium. Zeit
seines Lebens fiihlte er sich einer klassischen,
realitdtsbezogenen Kunstauffassung verpflich-
tet. Ab 1922 arbeitete er in verschiedenen Ate-
liers in Ziirich und Umgebung und unternahm
Studienreisen durch Europa sowie Arbeitsauf-
enthaltein Berlin und Paris. Dortentstand Ende
der 1920erJahre seine lebenslange Freund-
schaft mit Alberto Giacometti. Bekannt wurde
Geiser insbesondere als Bildhauer, arbeitete

jedoch ebenso mit verschiedenen Drucktechni-
ken. Wahrend in seinem Friihwerk Knabenfigu-
ren und Kinderkdpfe dominieren, riickt spater
zunehmend der Mensch in seiner Wiirde ins
Zentrum seines Schaffens. Geiser erhielt zahl-
reiche offentliche Auftrage. Zeit seines Lebens
haderte er mit seinen eigenen hohen Anspri-
chen, litt an Depressionen und beging im Alter
von 59 Jahren vermutlich Suizid.

RACHEL BUHLMANN
*1977, lebt und arbeitet in Niedergésgen

Rachel Bithimann (*1977)
Stillleben fiir eine Fliege, 2026
Fotografie, gerahmt, 60x 80 cm
Courtesy of the artist

Martin Ruf (1935-2011)
Stillleben fiir eine Fliege, 0.J.
Farbstift auf Papier, gerahmt,
15x10.5 cm (Bildmass)

Stiftung Murikultur, Schenkung Romano Galizia
Rachel Biihimanns Arbeiten bewegen sich
fliessend zwischen Auftragsfotografie in den
Bereichen Architektur und Musik sowie freien
kiinstlerischen Projekten. lhr fotografischer
Blick ist gleichermassen von handwerklicher
Prazision wie von einem ausgeprdgten Inter-
esse an Wahrnehmung gepragt. Die meisten
ihrer Fotografien entstehen analog und werden
nur minimal nachbearbeitet. Bereits die Wahl
des Filmmaterials und des Fotopapiers beein-
flusst die spatere Farbigkeit der Motive. Sie wird
damit zu einem integralen Bestandteil ihres
kiinstlerischen Prozesses. Wiederkehrend steht
die Auseinandersetzung mit der Apotheose des
Profanen - der dsthetischen Erhdhung alltdgli-
cher Dinge durch die Fotografie - im Zentrum
ihrer Werke. Eine zentrale Werkgruppe bilden
auch Stillleben. Diese entstanden urspriinglich
nicht aus dem Interesse an klassischen Arran-
gements kostbarer Objekte, sondern aus der
Auseinandersetzung mit Licht. In ihrem Berli-
ner Atelier, einer ehemaligen Metzgerei, wollte
BiihImann zundchst ausschliesslich besondere
Lichtstimmungen fotografieren. Um Licht und
Schatten sichtbar werden zu lassen, begann
sie, Gegenstdnde auf einem Tisch zu arrangie-
ren. Das Stillleben entwickelte sich dadurch
zum Mittel, Licht selbst erfahrbar zu machen.
Die Inszenierungen bleiben bewusst reduziert.
Wichtiger als symbolische Bedeutungen sind
das genaue Beobachten von Oberfldchen,
Formen und rdumlichen Beziehungen. Immer
wieder richtet Biihimann ihren Blick auch auf
technische Infrastrukturen und Architekturen.
Atomkraftwerke, Tankstellen oder Freizeitland-
schaften erscheinen als mogliche «Ruins of the
Futurey - zukiinftige Ruinen und Bauwerke, de-
ren kulturelle Bedeutung sich vielleicht erst mit
zeitlichem Abstand vollstdndig erschliessen
wird. Zwischen dokumentarischer Beobach-
tung und popkulturellen Assoziationen entste-
hen Bilder, die von Nostalgie, Vergdnglichkeit
und der eigentiimlichen Schonheit industrieller
Landschaften erzdhlen. Dabei schwingt stets
auch das Gefiihl einer nie ganz erfiillbaren
Sehnsucht mit - unabhdngig davon, ob sich der
Ortin den USA, in der Schweiz oder in Nieder-
gosgen befindet.

Die Arbeit mit der Kunstsammlung eréffnete
BiihImann einen neuen Blick auf ihr eigenes
Werk. Ausgehend von ihrer Werkserie Hedo-



nists Headache (2016-2021) entstand der
Waunsch, die Beschdftigung mit dem Stillleben
weiterzufiihren. Gleichzeitig erkannte sie Paral-
lelen zwischen ihrer eigenen Arbeitsweise und
jener von Martin Ruf: Beide verbindet ein aus-
geprdgtes Interesse an handwerklicher Prazi-
sion und sorgfdltiger Beobachtung.

Biihlmann Uberfiihrt Rufs Zeichnung Stillleben
fiir eine Fliege in ein beinahe kopienartiges
Echo. Mit grosser Geduld arrangiert sie Motiv
und Farbigkeit neu und libersetzt sie in die Foto-
grafie. Die monumentale dsthetische Uber-
hohung einer sorgfdltig auf einem Zuckerberg
platzierten Fliege begegnet den Betrachtenden
mit feinem Humor und einem augenzwinkern-
den Verweis auf die Tradition des Stilllebens.
Martin Ruf absolvierte zundchst eine Gold-
schmiedelehre in Solothurn, arbeitete an-
schliessend als Goldschmied und liess sich spa-
ter zum Primar- und Zeichenlehrer ausbilden.
Studien an den Kunstgewerbeschulen in Bern
und Zirich pragten seine kiinstlerische Ent-
wicklung. Seit den 1960er-Jahren gehorte Ruf
zu den bedeutenden Kiinstlerpersénlichkeiten
des Kantons Aargau. Er stellte regelmdssig im
Aargauer Kunsthaus und in zahlreichen Gale-
rien aus und erhielt zwischen 1971 und 1973
dreimal in Folge das eidgendssische Kunststi-
pendium. Neben Skulpturen und Plastiken aus
Holz, Gips, Stein und Metall entstanden in den
1970er- und 1980erJahren aussergewohn-
lich prazise Farbstiftzeichnungen alltdglicher
Gegenstdnde, die er selbst als «zeichnerische
Entlarvungen» bezeichnete. Handwerkliche
Prazision, genaue Naturbeobachtung, feiner
Humor, surreal anmutende Bildideen und eine
leise Kritik am menschlichen Umgang mit der
Natur prdgen sein zeichnerisches Werk.

ANDRAS HOFER
*1956 lebt und arbeitet in Bremgarten

Andreas Hofer (*1956)

AufderSpur, 2025

Pigmente in Acrylemulsion auf Leinwand,
176x230cm

Courtesy of the artist
FritzPauli(1891-1968)

Susanne I, um 1909

Radierung, gerahmt, 40x 30 cm (Bildmass)
Stiftung Murikultur, Schenkung Romano Galizia

Die Druckgrafik von Fritz Pauli zeigt motivisch
die Erzdhlung Susanna im Bade aus dem Alten
Testament. Susanne, eine unschuldige und ehr-
bare Frau, wird darin Opfer einer falschen An-
schuldigung. Sie wird von mehreren Altesten
bedrdngt und des Ehebruchs beschuldigt. Der
Prophet Daniel kann mit einer List schliesslich
ihre Unschuld beweisen und sie so vor dem
Todesurteil bewahren. Ausgangspunkt fir
Andreas Hofers Auseinandersetzung mit Fritz
Paulis Druckgrafik Susanna im Bade Il ist zu-
ndchst nicht die biblische Erzdhlung selbst,
sondern die Komposition des Bildes. Lichtfiih-
rung, Perspektive und rdumliche Organisation
interessieren ihn stdrker als die erzdhlerische
Ebene. Durch die malerische und zeichnerische
Anndherung entsteht keine Kopie, sondern ein
eigenstdndiges Echo des historischen Werks.
Eine zentrale Rolle Gbernimmt dabei der Stuhl
des Malers - ein Motiv, das sich wiederholt in
Hofers Werk findet. Er verweist auf einen abwe-

senden Kiinstler und ladt zugleich die Betrach-
tenden ein, dessen Position einzunehmen. Der
Stuhl markiert einen zeitlichen Moment inner-
halb des Bildes und wird zur Einladung, den
kiinstlerischen Blick nachzuvollziehen. Doch
auch die inhaltliche Ebene des historischen
Motivs interessiert Hofer. Biblische Erzahlun-
gen, Fragen nach Recht und Unrecht sowie
gesellschaftliche Rollenbilder erhalten durch
die neue Betrachtung eine Aktualitgt. Statt den
dramatischen Akt selbst darzustellen, interes-
siert sowohl Hofer als auch Pauli der Moment
davor. Wie ein Bihnenbild rahmt die Art der
Darstellung eine Handlung, ohne sie vollstan-
dig zu erzdhlen.

Der Berner Maler und Radierer Fritz Pauli stu-
dierte bei Peter Halm in Minchen und liess
sich 1935 in Cavigliano nieder. Bereits in den
1920erJahren erlangte er mit seinen expres-
sionistischen  Druckgrafiken internationale
Bekanntheit. Seine Malerei entwickelte sich
spdter zu einem magischen Realismus, in dem
sichtbare und unsichtbare Ebenen der Wirk-
lichkeit miteinander verschmelzen. Als einer
der bedeutendsten Schweizer Kiinstler seiner
Generation schuf er zahlreiche Monumental-
werke, darunter die Fresken im Berner Rathaus.
Die korperlichen und psychischen Belastungen
dieser Grossauftrdge prdgten sein spdteres
Schaffen nachhaltig. In seinem Spatwerk setzte
er sich zunehmend mit dem Verhdltnis von Na-
tur, Mensch und Schopfung auseinander.

ANDREAS HOFER
*1956 lebt und arbeitet in Bremgarten

Andreas Hofer (*1956)

Postkartengrtisse an Romano, 2025/26
Postkarten in Postkartenstdnder, Masse variabel
Courtesy of the artist

Romano Galizia (1922-2005)

Frauenfigur, o.J.

Bronze, 26 x 10x 7 cm (ohne Sockel)

Stiftung Murikultur, Schenkung Romano Galizia
Romano Galizia (1922-2005)

Figur, 0.J.

Stein, 17.5x8x6 cm

Stiftung Murikultur, Schenkung Romano Galizia

Die Postkartenarbeiten wirken auf den ersten
Blick leicht, spielerisch und humorvoll. Gleich-
zeitig verweisen sie auf kunsthistorische Zu-
sammenhdnge sowie auf Fragen nach Kérper
und Darstellung. Eine Sammlung besteht
nicht allein aus Objekten, sondern ebenso aus
Geschichten und Beziehungen zwischen Men-
schen. Besonders deutlich wird dies im Fall von
Romano Galizia: Neben den Werken selbst pra-
gen auch personliche Netzwerke und kiinstleri-
sche Freundschaften seine Sammlung.Romano
Galizia stand mit seinen Kiinstlerfreundinnen
und Freunden in regem brieflichem Austausch.
Davon zeigen etliche handgezeichnete Neu-
jahrs- und Gliickwunschkarten enger Freunde
wie Charles Wyrsch sowie Ursula Fischer-
Klemm, die heute Teil der Sammlung sind.
Diese privaten Brieffreundschaften nimmt An-
dreas Hoferauf und er schreibt Romano Galizia
seinerseits 148 Postkarten. Einige Postkarten
zeigen Skulpturen und Plastiken Galizias, col-
lagiert und arrangiert mit weiteren Motivwel-
ten und Kunstwerke aus der Kunstgeschichte,
Szenerien und (Stadt)Landschaften. Andere

Karten ndhern sich rein malerisch und zeichne-
risch der Formensprache, den Motiven und den
Themen Galizias an. Kunst und Kunstgeschich-
te ist immer referenziell und steht so im Dialog
mit anderen Werken. Das zeigt sich besonders
an dieser Arbeit Hofers. Wdhrend Galizia sich
seinerseits auf eine klassische Formsprache
bezog, referiert Hofer zum einen auf Galizias
Werke und zum anderen in einem grosseren
Kontext auf Motive und Themen der Kunstge-
schichte, wie die Darstellung des weiblichen
Korpers mit reiner dsthetischer Wertigkeit.
Woahrend Galizia die Frauen hdufig ohne Arme
und Beine formt, gibt Hofer ihnen ihre Glied-
massen zurlick und macht sie so wieder hand-
lungsfdhig und frei, sich in unterschiedlichen
Kontexten zu bewegen.

ANDREAS HOFER
*1956 lebt und arbeitet in Bremgarten

Andreas Hofer (*1956)

Riickseite, 2025

Tusche und Olkreide auf Leinwand 49 x 69 cm
Courtesy of the artist

Charles Wyrsch (1920-2019)

Konflikt, 1959

Ol aufLeinwand, 65x46 cm

Stiftung Murikultur, Schenkung Romano Galizia

In seinem Werk Riickseite macht Andreas Hofer
das sichtbar, was den Besuchenden gewdhnlich
verborgen bleibt und nur im Archiv zugdnglich
ist: die Riickseite einer Leinwand. In Tusche und
Olkreide auf Leinwand prdzise und originalge-
treu iibertragen, zeigt Hofer die Spiegelung des
Werks Konflikt des Luzerner Malers und Zeich-
ners Charles Wyrsch und bildet so ein unmittel-
bares Echo auf das historische Original.
Charles Wyrsch, von Romano Galizia liebevoll
«Charly» genannt, gehorte zu dessen engstem
Freundeskreis. Die Beziehung war zugleich von
grosser gegenseitiger Unterstiitzung gepragt.
Zahlreiche Gemadlde und Zeichnungen gelang-
ten auf diese Weise in Galizias private Samm-
lung. Gemeinsam mit den Briidern Rico und
Romano Galizia unternahm Wyrsch wieder-
holt Reisen nach Rom, wo der jlingste Bruder
Silvio als Architekt tatig war. Als Gegenleistung
fir die Ubernahme der Reisekosten fertigte
Wyrsch Zeichnungen an, die in den Besitz der
Brider Galizia Ubergingen. Galizia motivier-
te Wyrsch stets, sich anstelle seiner pastosen
dunklen Malerei der Zeichnung zu widmen.
Nach einer Flachmalerlehre bei seinem Vater
lernte Wyrsch u. a. bei Max von Moos an der
Kunstgewerbeschule Luzern. Wdhrend der
anschliessenden Ausbildung an der Ecole des
Beaux-Arts in Genf und danach an der Kunst-
gewerbeschule Baselundin Paris an der Acadé-
mie Lohte entstanden erste Landschaften und
vor allem erste Selbstportrdts, eine vom Kiinst-
ler bisins hohe Alter obsessiv gepflegte Bildgat-
tung. Esfolgten Stillleben und schon bald wand-
te sich Wyrsch der Abstraktion zu. Anfang der
Siebzigerjahre beginnt er wieder gegenstdnd-
lich zu malen, etwa Rickenakte sowie Portrdts
und religidse Sujets in zuriickhaltendem Kolorit
undinimmer reduzierterer Form.



KOLLEKTIV BITTELANGSAM
gegr. 2017 in Siidkorea, Andrea Ziillig & Heiko Schatzle

bittelangsam

ins Blaue, 2026

Mehrkanal Klanginstallation, Klang: analoge
unddigitale Klangquellen, Loop 10 min, diverse
Gegenstdnde (gefunden oder wiederverwertet
aus vergangenen Arbeiten), Masse variabel
Courtesy of the artist

Marie Sperling (1898-1995)

Abstrakte Collage, 1967

Mischtechnik auf Karton, gerahmt, 64 x49 cm
Stiftung Murikultur, Schenkung Romano Galizia
Marcel Seitz(1936-2019)

Landschaft, 1973

Ol auf Leinwand, gerahmt, 11x 15.5¢cm
Stiftung Murikultur, Schenkung Romano Galizia
Marcel Seitz(1936-2019)

Landschaftoder Stillleben, 1973

Ol aufLeinwand, gerahmt, 10.5x15.5cm
Stiftung Murikultur, Schenkung Romano Galizia

Andrea Zillig und Heiko Schatzle griindeten
das Kollektiv bittelangsam 2017 wéhrend ei-
nes gemeinsamen Studienaufenthalts in Seoul.
Seither bewegen sich ihre Arbeiten zwischen
Installation, Sound Art und rdumlichen Experi-
menten. Charakteristischistihrtransdiszipling-
rer Ansatz, der Klang, Objekt und Raum mitein-
ander verbindet. Viele ihrer Werke entstehen
ortsspezifisch und entwickeln sich iiberlGngere
ZeitrGume - dhnlich einer Residency, in der die
intensive Auseinandersetzung mit einem Ort
selbst zum kiinstlerischen Material werden
kann. Ausgangspunkt ihrer Projekte ist selten
eine leere Fldche. Statt sprichwortlich auf einer
weissen Leinwand zu beginnen, reagieren sie
auf Vorgefundenes: auf Architektur, Geschich-
te, Materialien oder akustische Eigenschaften
eines Raumes. Im Zentrum steht das Erschaf-
fen begehbarer Erfahrungs- und Klangrdume,
in denen sich Wahrnehmung und Bewegung
gegenseitig beeinflussen. Eine wichtige Rolle
spielt dabei auch das Sammeln. Field Recor-
dings und kontinuierlich erweiterte Klangarchi-
ve bilden die Grundlage zahlreicher Arbeiten.
Lautsprecher, Mikrofone, Kabel und elektro-
nische Schaltungen werden nicht verborgen,
sondern bewusst als sichtbare Bestandteile
der Installation inszeniert. Technik wird so nicht
nur zum Mittel der Klangerzeugung, sondern
selbstzum gestalterischen Element.

Das Sound Art Kollektiv bittelangsam ldsst die
Werke von Marie Sperling und Marcel Seitz
aktive Bestandteile ihrer Installation werden.
Zwei sich gegeniiberstehende Arbeiten bilden
mithilfe technischer Mittel eine Echokammer.
Sensoren versetzen die Oberfldchen in Plexi-
glas und Metall in Schwingung, nehmen deren
Schallwellen auf und geben sie wieder. Ein Me-
tallreif sowie der getrocknete Bliitenstdngel
einer Mohnblume tragen mit ihren feinen Be-
wegungen zur Klangentwicklung bei. Der ent-
stehende Sound formt ein wortwortliches Echo
- ein kontinuierlicher Widerhall, der sich selbst
aufnimmt, verdndert und verstarkt.

Nach einer Lehre als Tiefbauzeichner wandte
sich Marcel Seitz dem Theater zu und arbeitete
in Zurich und Luzern als Schauspieler und Re-
gieassistent. Parallel dazu besuchte er Kurse an
der Hochschule der Kiinste in Berlin. Seine Ma-
lerei widmete sich vor allem der landlichen Um-
gebung sowie den Landschaften Spaniens und

der Bretagne, die er zwischen 1972 und 1996
nahezu jdhrlich bereiste - meist gemeinsam
mit seinem Kiinstlerfreund Charles Wyrsch.
Uberihn lernte Seitz auch Romano Galizia ken-
nen.

Marie Sperling studierte zundchst in Krakau
und Ubersiedelte 1922 nach Frankreich. Nach
frihen, vom Postimpressionismus und der
Ecole de Paris geprdgten Arbeiten wandte sie
sich nach dem Zweiten Weltkrieg zunehmend
der Abstraktion zu. Neben Malerei entstanden
Collagen und Wandteppiche. Uber diese tex-
tile Praxis stand sie mit Ursula Fischer-Klemm
in engem Austausch. Fiir Fischer-Klemm webte
Sperling Ende der 1960er-Jahre zahlreiche Bild-
teppiche. Dadurch hielt sie sich regelmdssig in
Dottikon auf und beteiligte sich 1967 und 1971
an Ausstellungen von Ursula Fischer-Klemm
und Virginia Buhoferin der Galerie 6 in Aarau.

HELENA WYSS-SCHEFFLER
*1983, lebt und arbeitet in Bettwil

Helena Wyss-Scheffler (*1983)

Find Some Peace, 2026

Aquarell und Gouache auf Baumwolle,
125x100cm

Courtesy of the artist

Helena Wyss-Scheffler (*1983)

Close my eyes and drift away, 2026
Aquarell und Gouache auf Baumwolle,
125x100cm

Courtesy of the artist

Helena Wyss-Scheffler (*1983)

Stay Or FlyAway, 2026

Aquarell und Gouache auf Baumwolle,
125x100cm

Courtesy of the artist
FranzMaxHerzog (1911-1961)
Paysage rouge / Grosse rote Landschaft, 1961
Malerei und Mischtechnik auf Karton, ge-
rahmt, 93.5x66.5cm

Stiftung Murikultur (E 76)

Ausgangspunkt fiir Helena Wyss-Schefflers
Malerei sind Erinnerungen, Fotografien, Noti-
zen und fliichtige Bildideen. Auf kleinen Zetteln
sammelt sie Motive, Orte und Stimmungen, die
sie Uber langere Zeit begleiten. Dieses person-
liche Archiv bildet den Ausgangspunkt ihrer
Bilder, in denen reale Erfahrungen und Imagi-
nation miteinander verschmelzen. Ferienorte,
ehemalige Wohnorte oder Landschaften aus
Kroatien - der Heimat ihrer Mutter - erschei-
nen ebenso wie alltdgliche Interieurs und wer-
den Teil ratselhafter Bildraume. Malerei wird
so zu einem Erinnerungsraum, in dem unter-
schiedliche Zeiten, Orte und Wirklichkeiten
gleichzeitig existieren konnen. lhre Gemadlde
versteht die Kiinstlerin weniger als abgeschlos-
sene Erzahlungen denn als poetische Verdich-
tungen. Wie in einem Gedicht kommt es darauf
an, die richtigen Worte - beziehungsweise Far-
ben, Formen und Motive - zu wahlen. Das We-
sentliche ereignet sich zwischen den sichtbaren
Elementen. Fotografien dienen haufig als Aus-
gangspunkt, bleiben jedoch unvollstdndig. Sie
zeigen nur einen Ausschnitt und lassen Raum
fir das, was ausserhalb des Bildes liegt. Gera-
de diese Offenheit und Unbestimmtheit inter-
essiertdie Kiinstlerin. Innen-und Aussenrdume
gehen ineinander iiber, Grenzen l6sen sich auf
und unterschiedliche Realitdtsebenen Uber-
lagern sich. Dadurch erinnern ihre Gemdlde

bisweilen an Biihnenbilder, auf denen verschie-
dene Welten gleichzeitig sichtbar werden. Der
Mensch bildet zwar den Ausgangspunkt ihrer
Arbeiten, tritt jedoch meist nur indirekt in Er-
scheinung. Seine bewusste Abwesenheit macht
seine Prdsenz umso deutlicher sichtbar. Statt
Figuren bevdlkern Tiere und Pflanzen die Bild-
rdume. Die Kompositionen wirken sorgfdltig
inszeniert und lassen dennoch Raum fiir Zufall.
Mit Klebeband legt Wyss-Scheffler Linien und
Formen an und nutzt dieses zugleich als maleri-
sches Werkzeug. Die auf dem Boden liegenden
Leinwdnde ermdglichen den stark verdiinnten
Aquarellfarben, sich frei iber die Oberflache
auszubreiten. Diese von ihr als «programmier-
te Zufdllen verstandene Arbeitsweise verbindet
Kontrolle und Offenheit und prdgt ihr gesam-
tes Schaffen. Auch die Wahl des Formats folgt
einer bewussten Entscheidung. Fast alle Werke
besitzen dasselbe Seitenverhdltnis von 1:1.25
und entstehen meist im Querformat. Dieses
empfindet die Kiinstlerin als offen und beweg-
lich. Der Blick kann Uber die Bildflache wan-
dern, ebenso wie sich die Betrachtenden vor
dem Werk bewegen. Fiir die Ausstellung ent-
stand erstmals bewusst ein Hochformat - als
unmittelbare Reaktion auf den Dialog mit dem
ausgewdhlten historischen Gemalde.

Fir das Ausstellungsprojekt setzte sich Helena
Wyss-Scheffler mit Franz Max Herzogs Grosse
rote Landschaft auseinander. Besonders faszi-
nierte sie die Ambivalenz des Bildes. Es bleibt
offen, ob die dargestellte Szene im Innen- oder
Aussenraum spielt. Bild in Bild, geometrische
Formen, symmetrische Strukturen und die stille
Prasenz einer Katze erzeugen den Eindruck ei-
nes Biihnenbildes - einer sorgfdltig komponier-
ten Szenerie zwischen Realitdt und Inszenie-
rung. In diesem Werk erkannte Wyss-Scheffler
zahlreiche Parallelen zu ihrer eigenen Bildspra-
che. Die Verbindung verschiedener Rdume und
Zeitebenen, das Biihnenhafte sowie die Pra-
senz von Tieren gehdren seit Langem zu ihrem
Motivrepertoire. Auch die Beschdftigung mit
dem Sammlungsarchiv spielte innerhalb des
Projekts eine wichtige Rolle. Archive besitzen
fir die Kiinstlerin zugleich etwas Intimes und
Melancholisches. Sie bewahren persénliche
Spuren und werfen gleichzeitig Fragen nach
Vergdnglichkeit auf: Was bleibt von einem
Leben, einer Sammlung oder einem kiinstleri-
schen Werk?

Franz Max Herzog sollte urspriinglich Grafiker
werden und besuchte zundchst die Gewerbe-
schule Basel. 1933 studierte er unter anderem
an der Kunstgewerbeschule Stuttgart bei Adolf
Holzel. Bereits 1934 brach erdas Kunststudium
ab und kehrte nach Basel zuriick. Zundchst wid-
mete er sich vor allem dem Schreiben und ver-
offentlichte Romane, psychologisch geprdgte
Novellen und Essays. Nach dem Zweiten Welt-
krieg iibersiedelte Herzog nach Frankreich, wo
die Malerei zunehmend ins Zentrum seines
Schaffens riickte. Seine letzten Lebensjahre
verbrachte er in Luzern. Dort entstanden abs-
trakte Werke sowie Arbeiten, die Malerei und
Collage miteinander verbanden. Herzog stand
in regem Briefwechsel mit Hermann Hesse,
Peter Mieg und Marguerite Ammann.

Text und Kuration: Elena Eichenberger

Ein besonderer Dank gilt Sadhyo Niederberger, die das
Ausstellungsprojekt im Hintergrund begleitet hat.



