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Preußische Pünktlichkeit ist uns 
noch heute ein Begriff, aber was  
hat das ausgehende 19. Jahrhun-
dert mit unserem heutigen Zeit- 
verständnis zu tun? Die Ausstel-
lung Die ganze Zeit untersucht 
die Verflechtung von Zeitregi-
men, Macht und sozialer Ord-
nung vom Zeitalter der Indus-
trialisierung bis hin zu unserer 
Gegenwart und thematisiert 
gesellschaftliche Transforma-
tionsprozesse. 

Der Ausstellungsort, das Kunst-
museum Heidenheim im 
1903/04 von Philipp Jakob Manz 
im Jugendstil errichteten ehe-
maligen Volksbad, bietet dafür 
einen besonders sprechenden 
Rahmen. Die architektonische 
Hülle ist Zeugnis jener Gründer-
zeit, von der die Ausstellung 
erzählt: errichtet als hygienische 
Antwort auf eine rasch wach-
sende Industriestadt, in der 
viele Fabrikarbeiter:innen keine 
eigenen Bäder besaßen und in 
der Brenz badeten. Dass heute 
das ehemalige Schwimmbecken 
als Hermann Voith Galerie Kunst 
beherbergt (benannt nach jener 
Heidenheimer Industriellen- 

DIE GANZE ZEIT
Eine Ausstellung über die Herrschaft der Zeit und  
ihre Gegenwärtigkeit

markiert. Historische Stunden-
pläne und Erziehungsratgeber 
dokumentieren die systemati-
sche Disziplinierung des kindli-
chen Zeitempfindens. 

Ein weiterer Schwerpunkt wid-
met sich der Dichotomie von Ar-
beits- und Freizeit. Die Industria-
lisierung brachte eine bis dahin 
ungekannte Standardisierung der 
Arbeitszeit mit sich. Stechuhren 
und Fabriksirenen gaben fort-
an den Rhythmus vor, während 
Schichtarbeit den natürlichen 
Tag-Nacht-Rhythmus aufhob. 

Die Standardisierung der Zeit 
durch präzise Messung erscheint 
heute selbstverständlich. Doch 
die Entwicklung und Verbreitung 
präziser Zeitmessgeräte war ein 
technologisch-kultureller Pro-
zess, der eng mit kolonialen und 
ökonomischen Interessen verwo-
ben war. Die Einteilung der Welt 
in Zeitzonen und Kolonien folgte 
dabei machtpolitischen Erwägun-
gen, die bis heute nachwirken. 
Gerade im Spannungsfeld zwi-
schen globalisierten Zeitregimen 
und vielerorts wieder erstar-
kenden Nationalismen offenbart 

familie, deren Papiermaschinen 
und Turbinen den Takt der Mo-
derne mit vorgaben), schreibt 
die Verflechtung von Industriali-
sierung, bürgerlichem Selbstbe-
wusstsein und neuer Zeitökono-
mie in das Gebäude selbst ein.

Die Ausstellung verwebt histori-
sche Artefakte mit zeitgenössi-
schen künstlerischen Positionen 
zu einem vielschichtigen Narrativ. 
Sie folgt der These, dass die Kon-
trolle über Zeit gleichbedeutend 
mit der Kontrolle über gesell-
schaftliche Ressourcen ist – eine 
Erkenntnis, die in der Gründerzeit 
ihre bis heute wirksame Syste-
matisierung erfuhr. Die Macht 
über die Zeit manifestierte sich 
dabei auf verschiedenen Ebenen: 
in der Strukturierung des Alltags, 
in der Organisation von Arbeit, in 
der Synchronisierung ganzer Ge-
sellschaften und des Welthandels.

Im Zentrum steht die Normie-
rung von Zeit als Instrument ge-
sellschaftlicher Steuerung. Dies 
beginnt bei der frühen Konditio-
nierung in der Kindheit, in der ge-
taktete Tagesablauf die Einübung 
in gesellschaftliche Funktionalität 

sich die anhaltende Relevanz der 
Zeitfrage. 

Mit den Langzeitwirkungen der 
Mechanisierung tritt eine andere, 
nicht-menschliche Zeitdimension 
von epochaler Reichweite hervor: 
Der saure Regen, schon 1870 do-
kumentiert, steht exemplarisch 
für den Preis des industriellen 
Fortschritts.

Die ganze Zeit macht deutlich, 
wie die in der Gründerzeit etab-
lierte Zeitkultur bis heute nach-
wirkt. Gegenwärtig führen wir 
Debatten um Arbeitszeit und 
Care-Arbeit, in der Spannung
zwischen beschleunigter Globali-
sierung und Entschleunigung 
mit Blick auf die Nachhaltigkeit in 
einer vernetzten Welt. In der Ge-
genüberstellung von historischen 
Zeugnissen und künstlerischen 
Interventionen entsteht ein diffe-
renzierter Blick auf die Zeitlichkeit 
unserer Gegenwart – und damit 
auch auf mögliche Zukünfte. 
Die Ausstellung lädt ein zu einer 
kritischen Reflexion darüber, wer 
heute die Macht über unsere Zeit 
ausübt, und welche alternative 
Zeitkultur denkbar wäre.
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ALMA BILLE STRÆDE
Alma Bille Strædes Installation 
Mare untersucht die Beziehung 
zwischen Mensch, Maschine und 
technologischer Effizienz in einer 
Zeit zunehmender Robotisie-
rung. Die Künstlerin kombiniert 
traditionelle Objekte wie einen 
Turnbock mit 3D-gedruckten 
Pferdehufen und einen in Sili-
kon gegossenen Dressursattel, 
wodurch sie Fragen nach der 
Optimierung und Erweiterung 
körperlicher Leistungsfähigkeit 
aufwirft. Durch die Verbindung 
von Fotografien auf OCE-Ban-
nermaterial und skulpturalen 
Elementen reflektiert sie die 
fortschreitende Automatisierung 
der Arbeitswelt und deren Aus-
wirkungen auf die menschliche 
und tierische Körperlichkeit. 

Die Installation verweist dabei 
auf historische Parallelen zur 
Gründerzeit, in der bereits ähn-
liche Bestrebungen nach Effi-
zienzsteigerung und körperlicher 
Optimierung zu beobachten wa-
ren. Die Künstlerin bezieht sich 
in ihren Arbeiten immer wieder 
auf den Roboterhund „Spot“ 
von Boston Dynamics, der als 
Symbol für die aktuelle Transfor-
mation physischer Arbeit steht. 
In der Gegenüberstellung von 
traditionellen Arbeitstieren und 
modernen Robotern eröffnet 

sich ein komplexer Dialog über 
die Zukunft der Arbeit und die 
Rolle des Körpers in einer tech-
nologisierten Welt.
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ANNA BORGMAN
Anna Borgmans Sound of  
Yesterday besteht aus einer 
Serie von Skulpturen, die an his-
torische Sockel der Gründerzeit 
erinnern, und durch ihre hand-
werkliche Ausführung die äs-
thetischen Ideale dieser Epoche 
aufgreifen. Die schwarz lackier-
ten, mit Stoffbezügen, Fransen, 
Quasten und historisierenden 
Ornamenten verzierten Objekte 
bergen in sich tickende Geräu-
sche und lassen eine fast verges-
sene akustische Dimension des 
häuslichen Lebens wieder auf-
leben. Die Installation erschafft 
damit eine Nostalgie, die die 
Betrachter:innen in eine Epoche 
zurückführt, in der mechanische 
Zeitmesser noch den Rhythmus 
des Alltags bestimmten. 

Borgman verwebt in ihrer Arbeit 
geschickt die physische Präsenz 
der Sockel mit der immateriellen 
Qualität des Klangs und schafft 
so eine vielschichtige Reflexion 
über die Veränderung unserer 
Zeitwahrnehmung. Die variabel 
aufstellbaren Skulpturen entwi-
ckeln in ihrer Gesamtheit einen 
atmosphärischen Raum, der die 
Vergänglichkeit und gleichzeitige 
Persistenz historischer Zeiter-
fahrung thematisiert. Das Werk 
oszilliert dabei zwischen der mo-
numentalen Schwere der grün-

derzeitlichen Formensprache 
und der flüchtigen Leichtigkeit 
der akustischen Intervention.

Anna Borgmans fotografische 
Arbeit Endless Game zeigt ein 
endloses Go-Spiel, eines der 
ältesten Strategiespiele der 
Menschheit. Die roten und blau-
en Steine tragen jedoch eine 
Oberfläche, die an Computer-
chips erinnert. So überlagern 
sich im Bild zwei Endlosigkei- 
ten: die meditative Spielzeit des  
Go und die rechnerische End-
losschleife der künstlichen 
Intelligenz, die spätestens seit 
AlphaGo in Millionen Trainings-
spielen gegen sich selbst Stel-
lungen erprobt, die ein einzelnes 
Menschenleben nie ausschöpfen 
könnte.
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INGO GERKEN
Ingo Gerkens Weltzeituhr hinter-
fragt mit rotierenden Cutterklin-
gen als Zeiger die vermeintliche 
Linearität und Berechenbarkeit 
von Zeit. Das komplexe Zusam-
menspiel physikalischer Kräfte 
erzeugt ein chaotisches System, 
das zwischen Ordnung und Zufall 
wechselt. 

Im architektonischen Kontext 
des Heidenheimer Kunst- 
museums, einem Bauwerk das 
selbst die Ordnungsvorstellun-
gen seiner Entstehungszeit 
verkörpert, entfaltet die Installa-
tion ihre hypnotische Wirkung 
als Metapher für die Instabilität 

zeitlicher Strukturen. Die Rota-
tion der Klingen, die als Doppel-
pendel wilde Kapriolen schlagen, 
wird zur visuellen Manifestation 
eines alternativen Zeitverständ-
nisses. Die Arbeit integriert be- 
wusst den kritischen Moment 
und den instabilen Zustand in  
ihr Programm und bezieht ihre 
Antriebsenergie aus dem Un- 
gewissen, dem Absturz und  
dem freien Fall. In der Spannung 
zwischen präziser Mechanik  
und unkontrollierbarer Dynamik 
entsteht ein poetisches Bild für 
die Relativität der Zeit.

MANAF HALBOUNI 
Manaf Halbounis Echos besteht 
aus 21 Radios, die Nationalhym-
nen verschwundener Staaten 
des 20. Jahrhunderts abspielen, 
und damit die Vergänglichkeit 
politischer Systeme und nationa-
ler Identitäten thematisieren. In 
der finalen Sequenz überlagern 
sich die Hymnen zu einem kako-
phonischen Klangteppich, der 
die Fragilität geografischer Gren-
zen und die Illusion staatlicher 
Permanenz akustisch erfahrbar 
macht. Die Installation lädt zur 
kritischen Reflexion über die 
Konstruktion von Nationen und 
deren temporären Charakter ein, 
wobei sie besonders die histo-

rische Dynamik geopolitischer 
Entwicklungen ins Bewusstsein 
rückt. Halbouni schafft durch die 
Überlagerung der verschiedenen 
Hymnen einen vielstimmigen 
Klangraum, der die Komplexität 
territorialer Veränderungen und 
ihrer kulturellen Implikationen 
verdichtet. 

Die Arbeit wird so zu einem ein-
dringlichen Statement über die 
Relativität politischer Macht und 
die Flüchtigkeit nationaler Staa-
ten. In der Gegenüberstellung 
der verschiedenen historischen 
Zeitebenen entsteht ein komple-
xes Narrativ über die Vergäng-
lichkeit staatlicher Ordnungen.
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KARIN LIND
Karin Linds Arbeiten Last Supper  
und Universal Knife (Bread) the-
matisieren die existenzielle und 
symbolische Dimension alltäg-
licher Handlungen und verbin-
den dabei profane und sakrale 
Aspekte. 

In Last Supper markiert ge-
schnittenes Besteck, kreis- 
förmig arrangiert, die Abwesen-
heit eines Tellers und schafft 
durch diese materielle Leerstelle 
einen skulpturalen Verweis auf 
die letzte Mahlzeit einer Person. 

Die fotografische Arbeit Univer-
sal Knife (Bread) zeigt in einer 
Zeitrafferaufnahme das syste-
matische Schneiden eines Bro-
tes in 13 Scheiben, wodurch ein 
diagonales Muster entsteht, das 
sowohl die mechanische Wie-
derholung als auch die rituelle 
Bedeutung des Brotbrechens 
visualisiert. 

Beide Werke greifen in ihrer 
Auseinandersetzung mit dem 
Motiv der Mahlzeit fundamen-
tale Fragen nach Vergänglich-
keit und Transformation auf. 
Lind verwebt geschickt alltäg-
liche Handlungen mit religiösen 
Referenzen und schafft so eine 
vielschichtige Reflexion über 
die verschiedenen Dimensionen 

menschlicher Zeitlichkeit. In der 
reduzierten Formensprache 
ihrer Arbeiten verdichtet sich die 
existenzielle Bedeutung schein-
bar banaler Handlungen zu 
poetischen Sinnbildern.



1312

SOPHIA POMPÉRY
Globes von Sophia Pompéry  
zeigt das Schaufenster und die  
Auslage eines Kartenfach-
geschäfts im Maßstab 1:1. Im 
Dunkeln des geschlossenen 
Ladenraums setzt die foto-
grafische Langzeitbelichtung 
alle Leuchtgloben auf Null und 
lässt die Erde homogen weiß er-
strahlen. Karten sind Werkzeuge 
des Denkens. Aber was wird hier 
eigentlich kartiert? Ein glühen-
der Himmelskörper? Das, was 
heute klar umrissen und objektiv 
scheint, kann sich durch histori-
sche, politische und klimatische 
Veränderungen schnell auflösen. 
Scheinbar Statisches entpuppt 

sich auf lange Sicht als fragiler 
Zustand. Pompérys Arbeiten 
gelten dem Kräfteverhältnis von 
physikalischen Gesetzen, Nor-
men, Mensch und Umwelt. 

Die Installation Anytime aus 
sandgestrahltem Glas zeigt eine 
geografische Karte der Arktis mit 
den Zeitzonengrenzen. Die Welt-
zeit auf einen Punkt gebracht, 
erinnert das Netz an einen Stein-
schlag, mit der schmelzenden 
Arktis im Fokus. Beide Arbeiten 
verweisen auf die Willkürlichkeit 
von Nationalstaaten und Zeit-
zonen.

CARSTEN NICOLAI
sekundenschlaf  
Das poetische Paradox des  
Augenblicks
Der Begriff Sekundenschlaf birgt 
eine eigentümliche Poesie, die 
aus der Spannung zweier gegen-
sätzlicher Konzepte erwächst:
der Sekunde als flüchtiger Zeit-
einheit und dem Schlaf als Zu-
stand des Loslassens, der ge-
wöhnlich längere Zeiträume 
umfasst. In diesem Wort ver-
bindet sich das Momenthafte mit 
dem Zeitlosen, das Wache mit 
dem Traumhaften – ein Para-
dox, das den Zustand zwischen 
Realität und Traum treffend 
beschreibt. Im Sekundenschlaf 

bleibt der Körper an seinem Ort, 
doch das Bewusstsein gleitet 
fort. Es ist ein Übergang, der we-
der vollständig der Realität noch 
dem Traum gehört – eine Lücke 
im Wachsein. Gerade die Wider-
sprüchlichkeit des Begriffs ver-
leiht ihm seine poetische Kraft. 
Die Sekunde als Inbegriff der 
Kürze und der Schlaf als Inbe-
griff des Verweilens bilden eine 
fragile Balance, die den Moment 
zwischen beiden Welten in Worte 
fasst. In diesem Schwebezu-
stand ist der Mensch nicht ganz 
hier und nicht ganz dort – ein 
Wanderer zwischen den Zeiten, 
gefangen in der Sekunde eines 
Traums.
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AHMED RAMADAN
Ahmed Ramadans Installation 
Saurer Regen 4.0 Edition kon-
frontiert die Betrachter:innen 
mit den Langzeitfolgen indus-
trieller Umweltzerstörung und 
schafft einen eindringlichen 
Erfahrungsraum, der die Zer-
brechlichkeit natürlicher Syste-
me thematisiert.  

Der Künstler, geprägt von per-
sönlichen Erfahrungen mit poli-
tischer Gewalt und der Wildheit 
seiner syrischen Heimat, ent-
wickelt in seiner multimedialen 
Arbeit ein komplexes Narrativ 
über die Wunden, die Menschen 
der Natur zufügen. 

Die Installation bezieht sich dabei 
auf die bereits zur Gründerzeit 
dokumentierten Folgen der 
Umweltverschmutzung und 
aktualisiert diese Problematik  
im Kontext des gegenwärtigen  
Klimawandels. Die Betrachter: 
innen werden Teil eines räum-
lichen Arrangements, das die 
Zusammenhänge zwischen 
menschlichem Handeln und  
ökologischer Zerstörung er- 
fahrbar macht.

LIZA SIVAKOVA
Universelle Themen wie Leid, 
Macht und gesellschaftliche 
Umbrüche werden in Liza Siva-
kovas Malereien auf eindringli-
che Weise reflektiert. Es sind 
besonders die Auswirkungen 
von Herrschaft und Krieg auf  
das Private und die imperialen 
Bestrebungen einzelner, die sie 
untersucht. Ihre künstlerische 
Praxis wurzelt dabei in ihren 
persönlichen Erfahrungen als 
junge Frau im zeitgenössischen 
Russland.

Ihre Malereien entstehen durch 
einen vielschichtigen Prozess 
aus Archivrecherchen und  

Collagen. Sivakova arbeitet mit 
einer symbolisch aufgeladenen 
Bildsprache und schafft bewusst 
desorientierende, düstere  
Atmosphären. 

Ihre fiktiven Szenarien ver-
schmelzen dabei zu transhisto-
rischen Erzählungen. Dabei 
verwebt sie geschickt persön- 
liche und kollektive Traumata 
wie Geschlechterungleichheit, 
psychische Belastung, kollek- 
tive Tabus und Unterdrückung.
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FRANCIS ZEISCHEGG
Francis Zeischeggs Focussing-
Objekte und die Installation 
Conditio setzen sich kritisch 
mit den Mechanismen visueller 
Kontrolle und gesellschaftlicher 
Disziplinierung auseinander. Die 
mit Fadenkreuzen versehenen 
Schaukelpferde eröffnen einen 
komplexen Assoziationsraum, 
der von militärischer Disziplin 
über digitale Überwachung bis 
hin zu früher Konditionierung 
reicht. Die Künstlerin greift da-
bei gezielt die Perspektive des 
Scharfschützen, des Computer-
spielers und der allgegenwär-
tigen Überwachungskameras 
auf, um die globale Dimension 

visueller Kontrolle zu themati-
sieren. In der Verschränkung von 
kindlichem Spielzeug und mili-
tärischem Visier wird die subtile 
Durchdringung des Alltags durch 
Überwachungstechnologien 
deutlich. Die Arbeit wird so zu 
einer vielschichtigen Untersu-
chung der Mechanismen gesell-
schaftlicher Kontrolle, die bereits 
in der frühen Kindheit ihre prä-
gende Wirkung entfalten.

IGNACIO URIARTE
Ignacio Uriarte studierte zu-
nächst Betriebswirtschaftslehre 
in Madrid und arbeitete mehrere 
Jahre in Unternehmen, bevor er 
sich vollständig der Kunst wid-
mete. Mit minimalen, häufig dem 
Büro entlehnten Mitteln verdich-
tet er die kühle Logik administra-
tiver Systeme zu konzeptuellen, 
beinahe hypnotischen Struktu-
ren, in denen Zeit nicht mehr als 
gelebte Tätigkeit, sondern als 
verwalteter Leistungszeitraum 
erscheint.

All the Days of Anke Peters ist 
ein in Daten abstrahiertes Por-
trait zu sehen. Uriarte listet auf 

einem gerahmten Ultrachrome-
Print sämtliche Tage im Leben 
einer Frau bis zum Zeitpunkt auf, 
an dem diese Momentaufnahme 
entstand. Acht Stunden zählen 
überträgt dieselbe Logik in den 
Klangraum. Über die Dauer eines 
Arbeitstages werden Zahlen so 
ausgesprochen, dass jede Silbe  
genau eine Sekunde bean-
sprucht. Für die Zuhörenden 
verwandelt sich die monotone 
Zahlenfolge allmählich in einen 
hypnotischen Rythmus; dem 
Sprecher hingegen verlangt das 
Werk eine unmenschliche Dis-
ziplin ab. Auflösung und Kon-
zentration sind hier zwei Seiten 
desselben Zeitregimes.
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MEHTAP BAYDU
Mehtap Baydus Fotografie 
Mitgift-Dowry-Çeyiz zeigt die 
Künstlerin lebensgroß. Ihr nack-
ter Körper ist mit der von der 
Mutter zur Mitgift gehäkelten 
Spitzendecke verhüllt. In der 
Spitze verdichten sich eine ganze 
Lebenszeit weiblicher Handarbeit 
und jene Identität, die einer 
Tochter durch Klasse, Familie 
und gesellschaftliche Ordnung 
schon vor ihrer Geburt zuge-
dacht ist. 

Es ist zugleich eine Geste der 
Bindung und Ablösung, aber 
auch der Fürsorge und der 
sozialen Festlegung. Am Heiden-
heimer Ausstellungsort, dem 
ehemaligen Volksbad, klingt eine 
weitere Ebene an: jene der ritu-
ellen Reinigung, mit der in vielen 
Kulturen vom türkischen gelin 
hamamõ bis zum jüdischen Mik-
we die Braut auf den Übergang 
in die Ehe vorbereitet wird. 

Der nackte Körper unter dem 
schleierhaften Tuch erscheint 
als zur Schwelle bereiteter Kör-
per in einer Tradition, die sich 
von Generation zu Generation 
fortschreibt. Das Volksbad mit 
integrierter Wäscherei wurde 
1898 von der Fabrikantenwitwe 
Christine Friederike Schäfer ge-
stiftet. Der Grund hierfür war der 

Bedarf an gesunden, einsatz-
fähigen Arbeiter:innen, deren 
Produktivität in den bäderlosen 
Mietskasernen durch Hautkrank-
heiten und Infektionen bedroht 
war. Volksbad und Mitgift treten 
beide als Geschenk auf und ver-
bergen darin, dass die Pflege 
des Körpers hier zugleich seine 
Indienstnahme ist.
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CANDIDA HÖFER
Candida Höfers Fotografie  
Bibliothek Madrid IV (2000) 
zeigt einen jener monumentalen 
Leseräume, in denen sich die 
bürgerliche Wissens- und Reprä-
sentationskultur des 19. Jahr-
hunderts ihre Form gegeben hat. 

Wie in ihrem gesamten Werk 
verzichtet Höfer auf die Dar-
stellung von Personen, sodass 
sich der Blick auf die Strukturen, 
Proportionen, Materialien und 
Lichtverhältnisse des Raumes 
selbst richtet sowie auf die sozia-
len, kulturellen und historischen 
Ordnungen, die ihn prägen. Was 
zunächst als reine Räumlichkeit 
erscheint, entpuppt sich als ver-
dichteter Zeitkörper: die in den 
Regalen gespeicherte Lebenszeit 
von Schreibenden, die akkumu-
lierten Jahrhunderte von Wissen, 
die in das Gebäude eingelassene 
Geschichte einer aufstrebenden 
bürgerlichen Wissenskultur.
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