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Die Ausstellung ,Songlines. Sieben Schwestern erschaffen Australien” ist eine
begehbare Geschichte. Sie handelt davon, wie sieben Schwestern auf der Flucht
vor einem Mann das Land durchwandern und dabei formen. Sie bewegen sich
von Osten nach Westen und hinterlassen grofie Felsen, Wasserlocher und andere
Spuren, Abdriicke und Uberbleibsel ihrer selbst, so dass die Trennung zwischen
Spur und Rest, zwischen Land und geformter Landschaft sowie den Schwes-
tern selbst verschwimmt. Aber dieses Verschwimmen ist keine Unsicherheit.
Die Ausstellung zeigt eine bewegte Verkntipfung, die in den ,Songlines’ immer
wieder nachvollzogen und neu geformt und damit zur gemeinsamen Basis einer
Orientierung im Land, einer Zugehorigkeit zum Land und einer Verbindung
zwischen Land und Menschen wird, die ein gemeinsames Sein und gegenseitige
Pflege bedeutet. Die Verschiebung in der Ubersetzung zwischen dem englischen
Untertitel ,Tracking the Seven Sisters’ und der Ubersetzung ,Sieben Schwestern
erschaffen Australien’ ist in dieser Hinsicht sprechend: Im Original-Titel driickt
der bestimmte Artikel, der im Deutschen fehlt, eine groflere Vertrautheit aus.
Die Suggestion ist, dass im National Museum of Australia bekannt ist (oder viel-
leicht sein sollte), wer die Schwestern sind oder wenigstens, dass es sie gibt. Der
Abstand erscheint auf Deutsch grofier und das allein erzeugt wichtige Storun-
gen, die auch der Band immer wieder aufgreift.

Die kosmogonische, weltschaffende Arbeit der Schwestern, die der deutsch-
sprachige Titel hervorhebt, ist ein entscheidender Teil der Geschichte, aber das
tracking’” im Original findet auf einer anderen Ebene statt. Den verfiigbaren
Ubersetzungen ins Deutsche - verfolgen, spuren suchen/auf den Spuren von,
nachlaufen - entgeht die kreative Dimension, die das ,tracking’ der Schwestern
im Imagindren der Ausstellung und der Communities hat, deren Geschichte
und Gegenwart sie sind. Denn ,auf den Spuren’ der Schwestern zu sein heifst
fiir die Custodians der Songlines - die Altesten indigener Communities in den
Wiistenregionen Australiens - gleichzeitig zu erzdhlen, in Rollen zu schliipfen
und wieder zu erschaffen. Die kreativen Arbeiten, die in der Ausstellung aus-
gestellt werden, sind also im Wortsinn schopferisch. Allerdings nicht, wie die
europdischen Genies ihre ,Schopfungen’ verstanden - autonom, einzigartig, neu
- sondern zugleich nachahmend und neu schaffend; gleichzeitig eigene Leistung
und Kollaboration. Es sind Kunstwerke, die integraler Bestandteil von Kultur
und Land sind. In der Ubersetzung geht nichts verloren, weil eine verlustfreie
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Ubersetzung gar nicht moglich wire. In ihrem Beitrag ,White man got no
Dreaming” (206-210) erkladrt Kuratorin Margo Neale warum. ,Songlines’ oder
,Dreamings’ sind ein verkorpertes Wissen, das so lange existiert, wie ihre Custo-
dians leben und sie singen. Das Wort stammt von Bruce Chatwin (,Traumpfade’,
1987) und ist, wie Neale betont, zwar in einigen akademischen Kreisen umstrit-
ten, allerdings bei Aboriginal and Torres Strait Islander Peoples weit verbreitet.
~Allerdings gab es im Laufe der Jahre erhebliche Diskussionen dartiber, wie die
eigentliche Idee der Songlines tiber Kulturen hinweg vermittelt werden kann. Sie
ist dem westlichen Denken so fremd, dass das englische [und auch das deutsche]

Vokabular unzureichend ist. Selbst Indigene Worter allein gentigen nicht. So stellt

die inma [Zeremonie] die wesentliche Art der Wissensvermittlung dar, sie umfasst

Klang, Bewegung, Rhythmus und Gesang.” (207, eckige Klammern und Kursivie-

rung i. Orig.)

In diesem Sinne sind sowohl Ausstellung als auch Katalog gespickt von Ausdrtii-
cken aus Indigen-Australischen Sprachen und fest im Australischen Englisch ver-
ankerten Begriffen, die im Band nicht {ibersetzt werden, um die Ubersetzungs-
problematik nicht zu ,verscharfen” (Glossar, 262). Gerade bei Ausdriicken, die
vertraut und tibersetzbar scheinen, wie z.B. ,Country’ oder ,Walking Country’,
erweist sich diese Entscheidung als richtig, weil sie ,Gldttungen’ verhindert. In
der Storung des Leseflusses in einer Sprache (hier eben Deutsch) driicken Texte in
Ausstellung und Katalog also Respekt fiir die Eigenbedeutsamkeit einer anderen
Sprache aus. Dadurch entsteht zwar wieder Abstand im Deutschen, aber dieser
Abstand ist ein respektvoller, der unbedachte Ubernahme und Aneignung ver-
hindert (oder wenigstens stort).

Der Besuch der Ausstellung ist mehr als andere Ausstellungen davon geprégt,
was der/die Besucher*in mitbringt. Der andauernde Streit um das Berliner Stadt-
schloss bzw. Sinn und Unsinn einer Rekonstruktion der Fassaden auf den dop-
pelten Ruinen des Schlosses und des fiir den Neubau abgerissenen Palasts der
Republik sind das eine, die Diskussionen um die Sammlungen, die dort pra-
sentiert werden sollen, ihre koloniale Vergangenheit und Gegenwart, sind das
andere. Inmitten dieser wunden Punkte, liefert die ,Songlines’-Ausstellung mehr
als einen Beitrag zur Debatte, sie zeigt die Arbeit, die notig ist, um Praktiken,
Natur- und Kunstverhéltnisse buchstéblich zugénglich zu machen.

Eine dieser Praktiken ist die Reflexion und Offenlegung des eigenen Stand-
punkts. Ich habe die Ausstellung besucht, weil ich einerseits neugierig auf das
Humboldt Forum war, das ich bis zum Sommer 2022 noch nicht besucht hatte,
und weil ich mich in meiner Forschung fiir Beziehungen zwischen Menschen
und mehr-als-menschlichen Gegentibern interessiere, die durch kiinstlerische
(vor allem literarische) Praktiken gekntipft und gepflegt werden. Da ich weder
eine Expertin fiir indigene Lebensweisen, noch fiir Australien bin, gilt meine
Aufmerksamkeit vor allem jenen Praktiken der Ausstellung, die Menschen und
,Natur’ in Austauschbeziehungen zeigen. Das bedeutet auch, dass ich die Debat-
ten um den Ausstellungsort nicht aufSen vorlassen kann oder will. Das ginge an
dem, was die Ausstellung tut, auch vollig vorbei.

Die Ausstellung besteht aus drei Teilen, die drei Songlines und ihre Traditional
Owners: Martu Country und Songlines, Anangu Pitjantjatjara Yankunytjatjara
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Lands und APY Songline, Ngaanyatjarra Lands und Ngaanyatjarra Songlines.
Sie wird von einem Audio-Guide begleitet, tiber den auf Englisch oder Deutsch
Custodians der Songlines die Geschichten der Sieben Schwestern (in wir-Form)
erzdahlen und erkldaren, welche Bedeutung die ausgestellten Kunstwerke haben.
Ausgestellt werden hunderte Objekte - Skulpturen, Gemélde, Keramiken, Fotos
und Multimedia-Installationen - die in der Ausstellung in Beziehung gesetzt
werden. Das gelingt durch eine multi-modale Ansprache, die den/die Besu-
cher*in so in Bewegung (innerlich und dufSerlich) setzt, dass das Gefiihl, durch
eine Ausstellung zu gehen schnell dem Eindruck weicht, eine Geschichte zu
begehen und deren Protagonist*innen zu begegnen.

Der Kontrast zwischen der riesigen, hellen Eingangshalle und der dunklen
Umgebung der Ausstellung ist enorm. Von einem ersten Raum aus, in dem ich
umgeben von einer Projektion, die Kreise und Linien zeigt, denen ich in der
Ausstellung immer wieder begegne, dem Auftakt der Geschichten zuhore, soll
der Ubergang in die immersive Ausstellung stattfinden. Er ist also als eine Art
Tauchbecken gedacht, das die Aufienwelt ganz ausschliefst und Aufmerksam-
keit und (buchstébliche) Haltung erzeugt, indem sie Konzentration forciert. Das
Gegensttick zu diesem ersten Raum ist die grofie Kuppel, die Kunstwerke aus
der Geschichte der Sieben Schwestern in einer spharischen Projektion erlebbar
macht (vgl. dazu June Ross ,Kungkarangkalpa und die Kunst von Walinynga®,
82). Beide Réume - die Kuppel noch konzentrierter - umschliefsen die Besuche-
rin und erzeugen somit eine nicht-abstrakte Atmosphare, die Kunstwerke aus
dem Kontext einer , Hingung’ herausnimmt und in Bewegung versetzt. Dadurch
wird aus dem Gegenitiber (oder sogar Gegeneinander) der urteilenden Betrach-
terin und dem ,Kunstwerk’ als ,Objekt’ ein Umgebungsverhiltnis, das dem
Dreaming im besten Fall deutlich ndher kommt als die Erkldrungen, die es mit
Worten versuchen.

Das gelang in meinem Fall leider nicht ganz, weil eine Fithrung stattfand,
deren Leiter - vielleicht auch lehrreich - in bester Absicht aus dem Nahkéstchen
plauderte und davon erzéhlte, wie die Sicherheitsvorkehrungen des Museums
(hier: ein Notausgangsschild) z.T. mit den Konzepten der Ausstellung kollidier-
ten. Was, wie ich annehmen mochte, zeigen sollte, wie stark das Konzept und wie
entschlossen die Kurator*innen waren, erweckte leider den Eindruck, ungehori-
ges oder ,anstrengendes’ Verhalten aufzeigen oder korrigieren zu wollen. Dabei
sind es genau die Sorge und Sorgfalt der Inszenierung, die den Effekt der Aus-
stellung ausmachen. Nicht umsonst wurde die Ausstellung auch im Humboldt
Forum von einem umfangreichen Programm begleitet, in dem u.a. ,community
representatives’ und beteiligte Kiinstler*innen selbst zu Wort kommen.

Wie in einem Theater ereignet sich vor dunklem Hintergrund eine Geschichte
in Echtzeit. Die Kombination aus Erzdhlung der ,virtual elders’ und der thea-
tralischen Inszenierung von Bildern, Skulpturen und Installationen markiert
deutlich, dass diese Ausstellung weder ,Kunst’ noch ,Kultur’ zeigt, sondern ein
Ubersetzungsversuch und vor allem eine Einladung ist, Land/Country auf ver-
schiedene Weisen wahrzunehmen, die nicht auf diesen Trennungen beruhen.
Damit wird von Anfang an deutlich sptirbar, was Anne Weinreich in ihrem
Beitrag zum ,Erbe der Sieben Schwestern in Berlin® (224) beschreibt, namlich,
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dass es in diesem Projekt darum geht, Songlines und die Kiinstler*innen, die sie
pflegen, in der Vielfalt und Eigenheit ihrer Darstellungsweisen wahrzunehmen
(anstatt sie z.B. im ,white cube” Prinzip einem Kunstbegriff zuzuordnen, der
gar nicht zu den Bildern, Skulpturen und Installationen passt, 228).

,Songlines. Tracking the Seven Sisters’ ist eine der Weisen, in denen sich ein
grofsangelegtes Kooperationsprojekt zwischen ,Wissenstrdager*innen und Spezi-
alist*innen indigener wie westlicher Wissensbereiche” (Margo Neale, 19) materi-
alisiert. Das vom Australian Research Council finanzierte und durch zahlreiche
Partner unterstiitzte Projekt ,Alive with the Dreaming! Songlines of the West-
ern Desert’ ist eine interdisziplindre Initiative, die zum Ziel hat, zerbrochene
bzw. zerrissene Verbindungen zu Songlines wiederzubeleben und das in diesen
Beziehungen bewahrte Wissen so zu bewahren, dass eine Chance besteht, es an
jingere Generationen weiterzugeben. Die Kuratorin Margo Neale beschreibt in
ihrem Beitrag zum Katalog, wie das Projekt zustande kam, namlich auf Drangen
von Community-Altesten, die um die Verbindung von Land und Menschen und
damit um ein Verhaltnis fiirchten, das nur unzureichend mit dem eurozentri-
schen Konzept der ,Kultur’ beschrieben wird. Das wichtigste Ziel des Projekts ist
der Aufbau eines digitalen Archivs, das ,Wissenstrdager*innen und Spezialist*in-
nen’ Zugang zu den Songlines verschafft und so die Moglichkeit bewahrt, dass
sie weiter gepflegt werden. Dieses dritte Archiv (neben Custodians und Land) ist
kein Aufbewahrungsort, sondern als Katalysator fiir Austausch gedacht.

Die Ausstellung teilt dieses Ziel, hat allerdings, wenn man so will, eine andere
Zielgruppe. Hier geht es weniger um jiingere Generationen, die wieder fiir Song-
lines zu begeistern sind, sondern um ein Publikum, das nicht zufillig erst in
Australien und dann mitten in Europa angesprochen wird. Die ,Songlines’-Aus-
stellung erweckt von Anfang bis Ende einen Eindruck stolzer Prasentation. Anne
Weinreich verweist im Katalog mit Bezug auf die aktuelle Forschung darauf, dass
nicht-europdische Kunstwerke, Kulturgtiter und Naturverhiltnisse immer noch
sehr hdufig als ,exotisch’ oder auf andere Weise paternalistisch ausgestellt werden
und die Diskussion um die Dekolonialisierung von Europédischen Sammlungen
z.T. sehr langsam und gegen Widerstdnde stattfindet. Im Austausch zwischen
Ausstellung und Katalog werden die Bewegungsenergien sptirbar - wenn auch
im Vergleich mit dem National Museum of Australia noch vorsichtig -, die nicht
nur das Humboldt-Forum, sondern die europdische Museumslandschaft insge-
samt betreffen. Genau das scheint mir das besondere an der Verbindung von
Ausstellung und ihrem Ort in Berlin zu sein, sie zeigt scheinbar weit entferntes,
als unmittelbar Berlin betreffendes. Und zwar nicht nur, weil Berlin mit dem
Humboldt Forum ein Projekt realisiert hat, das viele der kolonialen Praktiken,
die die Ausstellung mindestens implizit kritisiert, in Architektur giefst, sondern
auch, weil ,Songlines’ nicht in den Grenzen des Museums, der Kunst oder der
Kultur bleibt.

Besonders die Installation ,Always Walking Country: Parnngurr Yarrkalpa’
(2013, vgl. Katalog, 52-57) hat mich in dieser Hinsicht tief beeindruckt. Es handelt
sich um eine immersive 3-Kanal Installation, die die Entstehung des 300x500 cm
grofien Gemadldes ,Yarrkalpa (Hunting Ground)’ inszeniert. Das Bild ist Teil der
Parnngurr Songline und zeigt konkrete Orte, Teile der Geschichte, Pflanzen in
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verschiedenen Wachstumsstadien und Landmarken. Im Katalog wird das durch
eine Deckzeichnung auf halbtransparentem Papier dargestellt, die die Benen-
nung der einzelnen Teile tiber das Bild selbst legt, in der Ausstellung hangt diese
(beschriftete) Karte der (mit den Mitteln der Songline gemalte) Karte neben der
riesigen Leinwand. Die Installation zeigt in einem dreiwandigen Raum parallel
drei Filme. In der Mitte sieht man das Bild und die Kiinstler*innen, Kumpaya Gir-
girba, Yikartu Bumba, Kanu Nacy Taylor, Ngamaru Bidu, Yuwali Janice Nixon,
Reena Rogers, Thelma Judson und Ngalangka Nola Taylor (von denen einige in
Ausstellung und Katalog zu Wort kommen) aus der Vogelperspektive und im
(langsamen) Zeitraffer; links und rechts wechseln Nahaufnahmen der Kiinst-
ler*innen bei ihrer Arbeit und der Landschaft, die sie wiedererschaffen. Tiere
und Pflanzen sind Teil der Arbeit und des Tagesablaufs, sowie des Bildes selbst.
Ich war vollig gefangen genommen von dieser Installation, die den analytischen
Blick auf die Entstehung des Bildes von oben zitiert, um ihn zu unterlaufen. Ich
war vollkommen fasziniert davon, zu sehen, wie viele Frauen zusammen an dem
Bild arbeiteten, ohne dass eine von ihnen dirigiert oder es einen Plan oder eine
Skizze aufierhalb des Bildes gébe, auf den sie sich bezdgen. Den Kiinstlerinnen
bei der Arbeit zuzusehen erweckt den Eindruck, sie wiissten nicht nur, wo ihre
eigenen Linien und Kreise hingehorten, sondern auch die der anderen (ohne,
dass sie hinsehen miissten). Dass das nicht nur eine - fiir meine sich nun endgiil-
tig als limitiert europdisch erweisenden Augen erstaunliche - Zusammenarbeit
zwischen Menschen ist, sondern das Land selbst und seine Bewohner (Tiere und
Pflanzen) sich in die Arbeit einmischen, ist hier sichtbar keine Metapher. Die
Installation hat nicht dafiir gesorgt, dass ich verstehe, wie das geht. Das kann
ich auch gar nicht. Aber zu sehen, wie selbstverstandlich Inter-Species-Collab-
orations, die Anna Tsing und Donna Haraway als Schlagwort etabliert haben,
zur kiinstlerischen Praxis werden, hat mich extrem beeindruckt. Die Installation
macht spiirbar, dass diese Collaborations nicht nur zum Beschreibungsinstru-
ment von Kunst taugen, sondern eine praktische Poetik von Kunstwerken sind,
die mehr sind als das, was an der Wand héngt.

Dass das alles nicht als ,uralt’ und ,nattirlich’ dargestellt wird, ist einer der
grofien Verdienste der Ausstellung. Weder sie noch der Katalog wirken wie
ein museales Naturschutzgebiet bzw. Reservat, obwohl die Angst vor dem Ver-
schwinden des Wissens der Anlass war. Vielmehr zeigen sie den Wandel von
Praktiken und Techniken als Verlust und Erfahrung kolonialer Gewalt einerseits,
andererseits aber auch als lebendige Anpassungsfahigkeit und kiinstlerischem
Willen zur Integration von Leinwand, Acrylfarbe, Keramik, Film und digitalen
Archiven. Der kolonialen Ressourcenperspektive setzt ,Songlines’ eine starke
Alternative der Beziehung zu Land und Lebewesen entgegen.



