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Gut und Bose

EINFUHRUNG ZUM ,,ALTAR DER EUROPA“ VON ANTOINETTE

Der ,ALTAR DER EUROPA" ist ein monumentales Werk — in seinem physischen Mal}
ebenso wie in seiner geistigen Tiefe. Auf 13 Tafeln, (die Zahl 13 steht auch als Symbol, 1
und 3) einer im alten Agypten spirituell benutzten kosmischen Sprache, (4 als Quersumme
und Zahl der absoluten Schénheit, der Sprache des Urschopfers, oder Gottes), entfaltet sich
eine Bleistiftzeichnung, die sich Uber 5 Meter in der Hohe und 20 Meter in der Breite
erstreckt. Die Arbeit, die zwischen 2017 und 2020 in Wien, Prag, Leipzig, Gorlitz und
schlieRlich Merseburg entstand, ist das zentrale Werk im langjahrigen Bilderzyklus Mythos
Europa.

Mit Gber 1.500 Bleistiften auf Papier gefertigt, verwende ich ausschlief3lich analoge Mittel.
Diese bewusste Reduktion auf das scheinbar Einfache — Bleistift und Papier — verleiht der
Arbeit eine ungeheure Direktheit und zugleich eine meditative Komplexitat. Jedes Element,
jede Linie ist gesetzt, durchdacht, entschieden. Die Handwerklichkeit steht in einem engen
Verhaltnis zur Ethik des Werks: Disziplin, Konzentration und Prazision sind keine
asthetischen Nebensachlichkeiten, sondern Teil der kiinstlerischen Haltung.

Die 13 Tafeln des ALTARS folgen keiner linearen Erzahlung, sondern formen ein Geflge von
Ebenen, Symbolen und Figuren — ein Denkraum Europas. Dabei greife ich auf Techniken
und Kompositionsprinzipien der mittelalterlichen Temperamalerei und der Renaissance
zuruck, verbinde sie aber mit einer modernen, fast archaisch wirkenden Materialasthetik.
Das Ergebnis ist eine ausschlieRlich gezeichnete Oberflache, die sowohl vertraut als auch
fremd wirkt — wie ein europaisches Erinnerungsfragment. Und er ist gedacht als Mittelpunkt,
als Altar im wahrsten Sinne, eines Tempels, in dem Selbsterfahrung und Heilung gelernt
werden konnen, in dem man seine Ichheit in seiner Individualitat erfahren kann und wie die
Moglichkeit von Verbindung dieser vielen besonderen Ichheiten entstehen kann. Man
erfahrt, fihlt und erlebt es, Teil eines Musters zu sein. Diesen Tempel ins Leben zu rufen und
ihn selber als Erfahrungsraum mitzugestalten, ist der Sinn aller meiner vielen Aktivitaten im
Augenblick.

Der Altar der Europa ist deshalb kein religiéses Objekt, keine dogmatische Konstruktion und
kein politisches Symbol. Er ist ein Gefal} fir seelische Bewegung — ein beharrlich
arbeitendes Gefal flr Geflihle und Transformationsgedanken. Seine Form ist Ausdruck
einer inneren Logik:. Er sammelt, halt und ordnet das, was in einer Kultur oft unsichtbar
bleibt: Angst, Zorn, Lige, Wiederholung, (die biblischen Todstinden eingeschlossen) — und
die Moglichkeit, daraus Bewusstsein, Mal3, Heilung und Freude werden zu lassen. Seine
vertikale Ordnung ist eine seelische Logik: unten die Negativitat des Verdrangten, in der
Mitte die Bewegungen der Wandlung, der transformatorische Vorgang, oben die Wirde und
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die Zuversicht derer, im Fries der Liebe, die aus der Tiefe aufgestiegen sind. Nichts daran ist
aulerlich. Alles, was gezeigt wird, beschreibt das Innere — die Zustande einer Seele, die ihre
eigene Geschichte begreifen will.

Am Anfang steht das dunkle, (schwarzes Papier tragt weisse Linien, Strukturen, Flachen).
Der Fries der Negativitat ist die bildgewordene Untersuchung dessen, was eine Gesellschaft
nicht sehen will. Er zeigt kein Fremdes, sondern das Eigene, wenn es unbewusst bleibt.
Frauen reiten auf wildgewordenen Schweinen im Kreis um einen Topf mit Miinzen: ein
Kreislauf des Begehrens, der sich selbst antreibt. Das Schwein als Trager des Uberflusses,
der Sucht, der Animalitat, das Gold als 6konomischer Mittelpunkt — heil3, egomanisch, aber
ohne Warme. Daneben liegen Schlafende in ihren fahrenden Betten, Schatten treten ein:
das banale Bdse des Wegsehens erzeugt den Raum fUr unsere inneren Teufel. Eine Mutter
zerrt ihr Kind hinter sich her; es fliegt, fast schwerelos, als hatte es sein Gewicht verloren —
Sinnbild der unreflektierten Weitergabe des Unbewussten, der Selbstaufgabe und der
ewigen Schuld. Aus einem riesigen Kopf mit aufgerissenem Mund quellen dicke, ineinander
verbissene Schlangen: Worte, die Wahrheit verloren haben, Lige als System, Sprache, die
sich selbst frisst. Zwei Saurier kdmpfen, urzeitliche Krafte ineinander verkeilt; Krieger gehen
mit Lanzen auf sie los, an ihren Filen hangen Frauen, Erinnerung, Angst, Schuld, die nicht
vergeht. Ein Adler fliegt in ein Labyrinth aus Gewohnheiten, in dem sich der ewige Kreislauf
wiederholt; der Tod verfitzt sich zwischen den Schlangen — verheddert in Ligen, unfahig zu
vollenden. In der Ferne strdmen Menschen mit Laternen aus einem hell erleuchteten
Gebaude, doch ihr Licht blendet, statt zu erhellen: Information ohne Erkenntnis, Aufklarung
ohne Innerlichkeit. Am Ende zieht sich alles in eine Spirale: die Wiederkehr des
Unverarbeiteten, der Zwang, der das Gleiche wiederholt, weil nichts wirklich gesehen wurde.
Nichts ist schlimmer als ein nicht hinterfragter sinnentleerter Glaube, ein Anrecht auf das
Gewohnte. Eine Hybris des Eingeborenseins, die immer wieder erschttert wird (werden
muss) durch Krieg und Gewalt.

In diesen Szenen verdichtet sich, was der Gorlitzer Mystiker Jakob B6hme im friihen 17.
Jahrhundert, also vor mehr als 400 Jahren, erkannte: dass das Licht nicht ohne Finsternis
geboren werden kann. Béhme sprach vom ,Ur-Zorn®, jener gottlichen Energie, in der
Zerstorung und Schopfung untrennbar sind. Das Bose sei keine moralische Abweichung,
sondern ein notwendiger Bestandteil des Lebens, eine Kraft, die erkannt und verwandelt
werden will. Er schrieb in einer Zeit, in der solche Gedanken gefahrlich waren. Die Kirche
verurteilte ihn, sein Leben war schwer und bedroht, weil er das Dunkle nicht bekampfen,
sondern verstehen wollte. Doch seine Einsicht war grundlegend: Das Bose ist der Schatten
des Bewusstseins — wenn es verdrangt wird, zerstort es; wenn es erkannt wird, wird es
Quelle des Lichts. Seit Jahrhunderten wiederholt sich dieselbe Bewegung: Wer auf das
Dunkle hinweist, wer das Verdrangte sehen will, wird ausgegrenzt, lacherlich gemacht,
pathologisiert, zum Schweigen gebracht. Mystikerinnen werden verspottet, Denker und
Kunstler verbannt. Eine Kultur, die das Unbewusste leugnet, kann sich nicht heilen. Sie
wiederholt ihre Wunden, weil sie sie nicht ansieht. Trauma folgt auf Trauma, Generation fir
Generation, Schicht um Schicht. Das Verdrangte kehrt wieder — in neuen Formen, mit neuen
Namen, doch derselben Energie. Die Angst, das Bdse zu benennen, macht es unsterblich.

Vier Jahrhunderte spater beschreibt Ridiger Safranski das Bdse als Preis der Freiheit: Weil
der Mensch frei ist, kann er das Gute verraten. Freiheit ohne Bewusstsein wird zur
Selbstzerstérung; das Bose ist hier nicht Ausnahme, sondern Mdéglichkeit. Der freie Wille,



den es nach neuesten Forschungsergebnissen wohl gar nicht gibt? Hannah Arendt sah im
20. Jahrhundert, in der dunkelsten Zeit Uberhaupt, in der Zeit des Wahns vom
tausendjahrigen Reich, wie diese Moglichkeit zur Realitat wurde. Sie pragte den Begriff von
der Banalitat des Bosen: das Bdse als Folge der Gedankenlosigkeit. Es beginnt mit der Lige
— der stillen Abkehr von der Wirklichkeit. Lugen sind keine Nebensache, sie sind die
Vorbereitung der Zerstérung. Zuerst sind es nur Ungenauigkeiten, die sich immer mehr
versteigen zu handfesten Unwahrheiten, die durch keine Gegenbehauptung unterbrochen
werden kdnnen, sie sind ein fester Bestandteil des Glaubens-Konstrukts von Ideologien und
deren Absichten und Interessen. Wenn Sprache ihre Wahrhaftigkeit verliert, verlieren auch
Taten ihren Sinn. Das Bose wachst dort, wo der Mensch aufhort zu denken, wo er seine
eigene Instrumentalisierung akzeptiert oder nicht mehr wahrnimmt. In unserer Gegenwart ist
dieses Bose unspektakular geworden. Es tritt nicht mehr als Gewalt auf, sondern als
System. Es kleidet sich in Effizienz, Sicherheit, Marktlogik. Wie Hannah Arendt schreibt: es
kleidet sich in das vorgegebene NOTWENDIGE. Fur Faschismus waren und sind alle Morde
notwendig. Fur brutale Gesellschaftssysteme sind menschliche Opfer kein Verlust, sondern
notwendige Ubel zugunsten von Effizienz. Angst und Konkurrenz sind die Werkzeuge. Der
Mensch Uberwacht sich selbst und nennt das Freiheit. Er misst sich, statt zu leben, und
verwechselt Kontrolle mit Vernunft. Der Neoliberalismus hat, was Bohme ,Ur-Zorn“ nannte,
in Produktivitat verwandelt. Die Energie des Unbewussten fliet weiter — in Algorithmen, in
Machtstrukturen, in den taglichen Zwang zur Selbstoptimierung. Das ist Safranskis
Schattenreich der Freiheit: Menschen glauben, autonom zu handeln, wahrend sie sich langst
der Organisation der Angst angepasst haben. Arendt hatte wahrscheinlich gesagt: Die Luge
ist zur gesellschaftlichen Grundlage geworden — und gerade dadurch wird Heilung
verhindert. Wo Verdrangung Methode ist, kann Bewusstsein gar nicht entstehen; es bleibt
ein Kreislauf aus Anpassung, Erschopfung und Schuld, die Wiederkehr des Ungelebten in
immer neuen Formen. Es ist anstrengend und kostet Mut, immer weiter zu fragen, nach der
Wahrhaftigkeit zu suchen und sie allen Meinungen und Behauptungen entgegenzustellen.
Durch Kl werden diese Prozesse immer anstrengender und wichtiger werden, je mehr sie im
Alltag Fuss fasst, umso mehr mussen wir bewusst werden, diese Fragen werden die
Entscheidenden sein fiir unsere gesamte menschliche Zukunft.

Deshalb widme ich meine kinstlerisch erworbene Handwerklichkeit diesen Fragen, weil ich
weiss, dass es nicht ausreicht, sie nur zu denken! Aus Erfahrung eines ganzen langen
Lebens weiss ich, an welchem Punkt Menschen anfangen, neu zu denken! Niemals wird das
geschehen innerhalb einer bequemen Regelmassigkeit, innerhalb eines gesicherten
wiederholbaren Wohlstandsbehages, oder innerhalb gewohnter gesellschaftlicher Ablaufe.
Es braucht den “Feuerschrock”, (ein Wort aus dem Vokabular des !6.JH von Jacob Béhme),
die Erschitterung. Um diese Erschutterung nicht wirklich erleben zu massen, (die mit
heutigen Kriegstechnologien auch in endguiltiger Vernichtung alles Lebens enden kann),
kann die Kunst Simulationen anbieten, realitdtsnahe Spuren auslegen und Erschutterung
emotionalisieren, um Transformation anzuregen. Das ware flir mich ein intelligenter und
verantwortungsvoller Vorgang, aber er ist abhangig vom Willen des Publikums, von seiner
Fahigkeit, seinem Willen zur intelligenten Reflexion. Nur dann kann das in der Kunst
Gemeinte greifen. Man kann nicht antworten, wenn niemand fragt.

Uber dem Fries der Negativitat beginnt die Zone der Wandlung: die Madonnen, denen die
Merseburger Zaubertafeln jeweils links und rechts zur Seite stehen, mit den beiden
wichtigsten Begriffen: Freiheit und Heilung. Diese Figuren sind keine Heiligen im
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konfessionellen Sinn, sondern sichtbare Haltungen des Bewusstseins. Die alten Worte
Freiheit und Heilung sind hier neu gedeutet und nutzbar gemacht: Freiheit als Bewusstheit,
die das Dunkle sieht, ohne ihm zu verfallen; Heilung als Integration, nicht als Ruckkehr in
einen vorherigen Zustand. Die Madonnen beaufsichtigen die Negativitat der Wochentage —
nicht um sie zu verdrangen, sondern um sie zu halten. Erkenntnis fuhrt zur Entscheidung:
das Ja zur Wirklichkeit, wie sie ist. Entscheidung fihrt zum Loslassen: der harte Schritt, in
dem alte Sicherheiten abfallen, ein Abstlirzen ins absolut Ungewisse, bis kein Bild mehr
tragt. Aus dem tiefsten Absturz, aus dem schlimmsten Schmerz der Leere, steigt Heilung:
nicht als spektakulare Wende, sondern als leises Neuordnen, als Wiederfinden einer inneren
Balance. Und als Abschluss: grenzenlose Freude Uber den gelungenen Prozess — eine
Freude ohne Triumph, ein stilles Einverstandnis damit, dass aus dem Urtrieb des Bdsen
Liebe und Schénheit empfangen werden kénnen. Diese Bewegungen sind nicht symbolisch,
sondern psychologisch. Der Altar macht sie erlebbar: Zuerst das Sehen, dann das
Benennen, das Halten, das Integrieren, schlief3lich das Handeln. In diesem Ablauf liegt die
innere Didaktik der Form.

Damit ist der Altar kein Kommentar zur Welt, sondern ein Erfahrungsraum. Wer vor ihm
steht, erlebt Zustande, nicht Narrative: Das Dunkle unten als das eigene Verdrangte; die
Mitte als die Anstrengung, nicht zu fliehen; das Oben als die Erfahrung, dass Schmerz
Bedeutung gewinnen kann. Alles geschieht im Betrachter. Das Bild ist Ausldser, nicht
Objekt. So wird Kunst zur Schule der Seele. Sie ersetzt Parolen durch Wahrnehmung,
Argumente durch Resonanz, Reaktion durch innere Bewegung. Deshalb sind die Bilder so
dicht, so intensiv, so lebendig: weil sie hineinlocken in das Denken, in diese Prozesse.
Dichte ist hier Methode, nicht Effekt. Schicht tiber Schicht entsteht Zeit im Bild; prazise
Formen und gelenkte Strukturablaufe schaffen Glaubwurdigkeit; fihren Affekte; Kreis,
Spirale, Kreuz, Licht bilden eine ikonographische Grammatik, die vertraut und doch offen
bleibt. Das Handwerk ist Ethik: Nur exakte Form erlaubt offene Bedeutung. Aus Disziplin
wachst Freiheit. Aus Prazision entsteht Mehrdeutigkeit. Aus Geduld erwacht Tiefe.

Die gesellschaftliche Gegenwehr gegen diese Tiefe ist alt und aktuell zugleich.
Radikalisierung: Wer vom Schatten spricht, ,ubertreibt®. Pathologisierung: Wer Negativitat
zeigt, ,zieht hinunter“. Okonomisierung: Was keine Klicks bringt, hat keinen Wert. So wird
das, was heilt, seit Jahrhunderten an den Rand gedrangt. Der Altar widersetzt sich dem —
nicht durch Lautstarke, sondern durch Mal3. Er ist langsam. Er ist still. Er verlangt
Aufmerksamkeit. Diese Langsamkeit ist Widerstand gegen die Beschleunigung der Zeit;
diese Stille ist Widerstand gegen den Larm; dieses Mal ist Widerstand gegen die Gier nach
Eindeutigkeit.

Der Altar wird zum Modell von Freiheit und Heilung — nicht als Zustand, sondern als
Bewegung. Freiheit bedeutet hier: die Fahigkeit, das Dunkle zu sehen, ohne es zu
verleugnen; Heilung bedeutet: das, was weh tut, so lange zu halten, bis es Sinn gewinnt.
Dieses Modell ist individuell und kollektiv zugleich. Denn das Verdrangte im Einzelnen kehrt
als Struktur im Kollektiven wieder; die Lige im Inneren wird zur Liige der Systeme; der
private Schatten erzeugt 6ffentliche Formen. Alles, was wir sind, sehen wir als Spiegel vor
uns! Darum ist jede Arbeit am Inneren eine Arbeit an der Kultur. Der Altar zeigt diese
Kopplung, ohne sie zu erklaren. Er Iasst sie erfahren. Er macht deutlich, warum seit
Jahrhunderten Ausgrenzung solcher Gedanken Heilung verhindert: Was nicht gesehen wird,



wiederholt sich. Was lacherlich gemacht wird, versteinert im Untergrund. Was an den Rand
gedrangt wird, steuert aus der Tiefe den Verlauf.

Die Aktualitat ist scharf. Wir leben in einer Zeit, in der wieder Krieg tobt, in der Sprache als
Waffe dient, in der Angst zur Wahrung geworden ist. Das Bose expandiert strukturell, das
Gute verliert Kraft, wenn es ,gut” sein will, statt Gegenkraft zu werden. Moral ohne
Bewusstsein bleibt machtlos. Genau hier setzt der Altar an: Er erzeugt Bewusstsein, nicht
Moral. Er ruft die Fahigkeit zurlick, zu sehen, zu flhlen, zu denken — ohne sich zu verlieren.
Er zeigt, dass Schonheit keine Flucht ist, keine sinnentleerte Struktur, sondern die Form, in
der die Wahrheit sich halten lasst. Er fuhrt vor, dass Kunst weder Dekoration noch Polemik
ist, sondern die Verwandlung des Unsichtbaren in Form.

Wenn der Blick vom Fries heraufsteigt, durch die Madonnen in den Fries der Liebe, wird
eine einfache, harte Wahrheit erfahrbar: Das Bose beginnt mit der Liige. Wahrheit ist
Beziehung — zwischen dem, was ich sehe, und dem, was ich flhle. Freiheit ist Bewusstheit.
Heilung ist Integration. Und Kunst — wenn sie ernst gemeint ist — ist das Gefal, in dem all
das Gestalt gewinnt, ohne sich zu verflachen. Der Altar der Europa ist deshalb kein
Monument, sondern ein lebendiger Ort. Er halt das Unsichtbare, damit es sich verwandeln
kann. Er |adt ein, das eigene Innere zu betreten und darin die Gesellschaft zu erkennen. Er
zeigt, dass Zukunft dort beginnt, wo der Mut zum Hinsehen gréRRer wird als die Angst vor
dem Schmerz. Nur dann hért der Kreislauf der Wiederholung auf. Nur dann endet die Kette
,Trauma Uber Trauma®“. Nur dann kann das, was Bohme Ur-Zorn nannte, zur Quelle von
Liebe und Schdénheit werde,

Diese ganze Bewegung, die mit dem Fries der Negativitat beginnt und durch Erkenntnis,
Entscheidung, Loslassen, Heilung und Freude fuhrt, miindet in den weiblichen Portrats —
einer neuen Ahnengalerie Europas. Sie sind die sichtbare Antwort auf die Jahrhunderte des
Schweigens. Diese Portrats wiirdigen die unsichtbaren Saulen der Gesellschaft: Geduld,
Empathie, Fursorge, geistige Klarheit, verlassliche Prasenz. Sie machen sichtbar, was
immer getragen, aber selten geehrt wurde. Historisch blieben diese Energien im
Verborgenen; die Galerien der Jahrhunderte zeigen fast nur Manner, Macht, Pose. Hier
dagegen erhalten die Unsichtbaren ein Gesicht — nicht als Heiligenersatz, sondern als zivile
Autoritat.

VOM LEIDENDEN ERKENNEN ZUR BEWUSSTEN WURDE

Jede dieser Frauen steht fur eine Form innerer Starke ohne Herrschaft: Starke, die halt, statt
zu dominieren; Klarheit ohne Kalte; Souveranitat ohne Pose. Sie sind Schwestern der
Madonnen, ihre zeitgendssische Erscheinung, und sie stehen in der Linie von Gretchen und
von Europa selbst — vom leidenden Erkennen zur bewussten Wiirde. In ihnen verdichtet
sich, was der Altar lehrt: dass Wandlung maoglich ist, dass Verletzlichkeit zur Quelle werden
kann, dass aus Bewusstsein Schonheit wachst.

Lore Peschel-Gutzeit, Juristin, Richterin, eine, die das Recht als ethischen Raum verstand,
steht hier als Beispiel fur viele andere, die in unterschiedlichen Feldern dasselbe verkérpern:
das unsichtbare Wirken einer weiblichen Haltung, die das Gemeinsame Uber das Herrschen



stellt. lhre Gesichter sind nicht heroisch, sondern menschlich. Sie leuchten still, aus der Tiefe
der Erfahrung.

So entsteht aus dem Altar heraus ein weiterer Zyklus — die Ahninnengalerie Europas,
hundert Portrats bedeutender europaischer Frauen, die die seelische und geistige
Architektur dieses Kontinents tragen. Was unten als Zorn sichtbar war, wird hier zu Liebe;
was als Fragment begann, wird Gestalt; was als Trauma wirkte, wird Erinnerung und Mal3.
Diese Frauen verkorpern die Moglichkeit, dass Europa — jenseits von Macht, Markt und
Angst — zu einer Kultur des Bewusstseins und der Mitmenschlichkeit finden kann.

,»100 Jahre — 100 Frauen“ — Das Antlitz der Ahninnen Europas

Wenn der ,ALTAR DER EUROPA* das Herzstlick ist — die grol3e seelische Landkarte eines
innerlich zerrissenen, zutiefst verwundeten und doch unendlich visionaren Kontinents —,
dann ist die Ahninnengalerie das atmende Gesicht dieses Herzens. , 100 Jahre — 100
Frauen®ist kein Nebenprojekt. Es ist der Puls. Es ist die Antwort auf den Schatten. Es ist die
Form, die aus der Tiefe steigt, um zu leuchten — still, klar, aufrecht.

Diese Frauenportrats sind keine Reprasentation. Sie sind Inkarnationen von Haltung. Jede
einzelne von ihnen tragt Europa in sich — nicht das politische, nicht das 6konomische,
sondern das seelische Europa. Das Erinnerte. Das Verdrangte. Das nie anerkannte
Weibliche, das alles tragt und doch nie den Namen tragen durfte.

Die Portrats entstehen in grofdter Konzentration, mit Pastell auf Papier, lebensgrol3, 150 bis
220 Zentimeter hoch, meist zwischen 90 und 120 Zentimeter breit. Keine Korrekturen sind
mdglich — das Material verlangt Entscheidung, Prasenz, Wahrheit. Jeder Strich ist endguiltig.
Es ist eine radikale Form des Sehens und Formens: Was einmal gesagt ist, bleibt. Das Bild
wachst wie eine Begegnung — unwiderruflich, ungefiltert, echt.

Und diese Endgultigkeit spiegelt das, worum es ANTOINETTE geht: um Wahrheit. Nicht die
grolde, pathetische, sondern die intime, biografische. Die Wahrheit, die sich in einer Haltung,
einer Falte, einem Blick manifestiert. In einer Geste, die nicht ,darstellt, sondern ist. Jede
Frau steht da, wie sie ist — und doch wie eine Kénigin, nicht durch Pose, sondern durch
Gegenwart.

Was dabei entsteht, ist ein feines Gewebe aus Individualitat. Jede Frau wurde aus derselben
Perspektive gesehen — das Format, der Standpunkt der Zeichnerin, bleiben konstant. Doch
was daraus wachst, ist ein monumentales Zeugnis der Verschiedenheit. Der weibliche
Koérper — alt, jung, schlank, fillig, weich, kraftig, still, wach — ist kein Klischee, sondern ein
Instrument, das Haltung spielt. Und jedes dieser Korper-Bilder wird zu einem Spiegel: nicht
des Narzissmus, sondern der Emanzipation. Nicht des Ideals, sondern des Seins.

Die Portrats sind keine Abbilder — sie sind Ubersetzungen. Sie transformieren Biografie in
Form. Sie speichern Erfahrung, nicht Anekdote. Sie sind die leisen, hochverdichteten
Archive einer Haltung, die zu selten im Bild erschien. Diese Frauen — Juristinnen, Arztinnen,
Philosophinnen, Kiinstlerinnen, Aktivistinnen, Miitter, Heilerinnen — haben nicht das grofie
Wort gefiihrt. Aber sie haben getragen. Getan. Gehalten. Entwickelt. Gelebt.



lhre Gesichter leuchten nicht laut. Sie leuchten tief. Sie schauen nicht von oben herab, sie
schauen aus der Mitte. Und in diesem Blick ruht Europa.

Diese Galerie ist kein Museum der Vergangenheit. Sie ist eine Vision der Zukunft. Eine
Zukunft, in der die Grundfesten einer neuen Kultur sichtbar werden: Klarheit ohne Kalte.
Wirde ohne Machtgeste. Prasenz ohne Show. Und vor allem: eine neue Definition von
Starke. Nicht Starke gegen etwas — sondern Starke, die tragt. Die bleibt. Die erinnert.

Es ist kein Zufall, dass viele dieser Frauen lange Uberzeugt werden mussten, sich
portratieren zu lassen. Denn anders als in der jahrhundertelang mannlich gepragten
Reprasentationskultur bedeutete ,Gesehenwerden® fir Frauen oft: Entbl6Rung, Projektion,
Gefahr. ANTOINETTE durchbricht dieses System — indem sie ein neues, tiefes Sehen
praktiziert. Das Portrat als Schutzraum. Als Resonanzraum. Als Kraftquelle.

Hier entsteht das Bild eines neuen Europas — nicht als Mythos der Starke, sondern als
Erkenntnisraum des Menschlichen. Und dieses Menschliche ist hier weiblich gedacht — nicht
biologisch, sondern seelisch. Empathisch. Vielschichtig. Erfahrungsdurchtrankt. Die Portrats
antworten auf den ,Fries der Negativitat“ mit der Wirde der Gegenwart. Sie sind die Antwort
auf die verdrangte Geschichte, die sich im Korper erinnert. Sie sind der Beweis, dass die
Zukunft nur dort beginnen kann, wo wir die Vergangenheit ehren — und zwar jene
Vergangenheit, die nicht geschrieben, die nicht gewtirdigt, aber gelebt wurde. Im
Verborgenen. Im Stillen. Im Unsichtbaren.

Mit dieser Galerie gibt ANTOINETTE Europa ein neues Gesicht.

Und so verbinden sich Altar und Portraits zu einem einzigen seelischen Bild: Das Dunkle
wird gesehen — und gehalten. Das Gehaltene wird gewandelt — und bezeugt. Und das
Bezeugte wird Form — als Antlitz, als Erinnerung, als Einladung.

Denn diese 100 Frauen sind nicht das Ende eines Projekts. Sie sind der Anfang eines neuen
Bewusstseins. Ein Bewusstsein, das Schénheit nicht mehr misst, sondern spurt. Das
Geschichte nicht aus Siegen schreibt, sondern aus dem Gehaltenen. Identitat dann ist nicht
mehr Pose — sondern als das stille Leuchten eines wachen Lebens.
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