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Die Sammlung 

Hier sehen, was nirgendwo anders zu sehen ist! In diesem Sinn wurde 
der Rundgang  konzipiert,  der  die  Besucher*innen  durch  die  der 
Sammlung des MCBA gewidmeten Ausstellungsräume führt. Seit 1816 
ist diese Sammlung durch Ankäufe, Schenkungen, Vermächtnisse 
und Leihgaben kontinuierlich gewachsen. Sie  ermöglicht  Vergleiche  mit 
internationalen Bewegungen, vermittelt aber auch eine Vorstellung 
vom Schaffen der Künstler aus der Waadt und, weiter gefasst, der fran-
zösischsprachigen Schweiz, ob ihre Karriere im In‑ oder Ausland
stattgefunden hat.

Einige Schwerpunkte sind zu erkennen: Klassizismus, Akademismus, 
Realismus, Symbolismus und Postimpressionismus; abstrakte Malerei 
in Europa und den Vereinigten Staaten; Schweizer und internationale  
Videokunst; neue Figürlichkeit; geometrische Abstraktion; und schliesslich 
künstlerische Praktiken aus allen Perioden, die  von politischem und 
sozialem Engagement zeugen. Zudem umfasst die Sammlung bedeutende 
Künstlerbestände,  darunter jene von Charles Gleyre, Félix Vallotton, 
Théophile-Alexandre Steinlen, Pierre Soulages und Giuseppe Penone.

Der Rundgang erfolgt auf zwei Stockwerken. Die präsentierte Auswahl ent- 
wickelt sich regelmässig weiter. Leihgaben aus privaten Sammlungen 
führen einen Dialog mit jenen der kantonalen Sammlung, ein Präludium 
zu der ständigen Erneuerung des Blicks, der in Lausanne auf die bewun- 
dernswerte Lebenskraft der Kunst geworfen wird. 
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Raum 1: 
Der Moderne entgegen

Bibel und antike Epik
Im 12. Jahrhundert entwickelt sich in Europa eine neue Empfindsamkeit, 
die den Humanismus der Renaissance ankündigt: Maler und Bildhauer 
stellen nun den Menschen in den Mittelpunkt der Welt. Die Bibel und die 
apokryphen Evangelien bleiben eine wichtige Inspirationsquelle. Die 
Episoden aus der Kindheit Maria und Jesu eignen sich für eine realisti-
schere Darstellung von Alltagsszenen (Francesco da Rimini, Umkreis
Quentin Metsys). Landschaften und Gebäude werden durch die Beob-
achtung vor Ort verdeutlicht und gelegentlich durch antikisierende 
oder orientalisierende Elemente ergänzt (Umkreis Pieter Coecke van
Aelst). Im Barock inspiriert das Alte Testament ambitionierte Kom-
positionen, die in Grossformat behandelt werden: im ausgehenden 17. 
Jahrhundert setzt in Südeuropa die neapolitanische Schule in Anleh-
nung an Caravaggio Hell-Dunkel-Kontraste ein, um grosse moralische 
Sujets zu dramatisieren (Luca Giordano). Nördlich der Alpen inspirie-
ren die Kriegsepen der Antike die flämischen Tapisserien.

Italien und Orient
Ende des 18. Jahrhunderts begeben sich zahlreiche Schweizer Kunst-
schaffende nach Paris oder Italien. Jacques Sablet lässt sich dauer-
haft in Rom nieder. Ausgeschlossen von den Aufträgen für sakrale Kunst, 
die katholischen Künstlern vorbehalten sind, spezialisiert er sich auf 
Gruppenporträts im Freien und Volksszenen. Eine Generation später un-
ternimmt Charles Gleyre nach Studien in Paris und einem Aufenthalt
in Rom eine lange Orientreise, die ihn von Griechenland bis nach Nubien 
führt. Nach Paris zurückgekehrt, widmet er sich der antikisierenden 
Historienmalerei und schlägt einen eigenen Weg zwischen romantischer 
Leidenschaft und akademischer Strenge ein.
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Landschaften
In den letzten Jahren des 18. Jahrhunderts lässt die Landschaftsmalerei 
eine Sensibilität für Wetterphänomene erkennen, in der sich das Gefühl 
der Unsicherheit spiegelt, das die Zeit der Französischen Revolution und 
der Napoleonischen Kriege kennzeichnet. Mit ihren Stürmen und Vul-
kanausbrüchen, aber auch mit ihren weiten Einöden drückt die Katastro-
phenmalerei die Einsamkeit des Menschen und die erhabene Grösse 
der Natur aus (Louis Ducros, Charles Gleyre).

Moderne Geschichte
Die beiden Westschweizer François Sablet und Jean-Pierre Saint-Ours, 
die in Paris im Atelier des Malers Joseph-Marie Vien studierten, 
schliessen sich dem Klassizismus an, einer Strömung, die an der Wende 
zum 19. Jahrhundert auf die Überschwänglichkeit des Barock und
Rokoko reagiert. Inspiriert von der Schlichtheit und Strenge der griechi-
schen und römischen Kunst, verfeinern sie ihren Stil: Die Kontur wird 
fester, die Linie reiner und die Farbgebung kräftiger. Ihre Sujets preisen 
die grossen ethischen Prinzipien, die fortan das Privatleben der Bürger 
zu bestimmen haben, wie die Feierlichkeit der Ehe oder die Würde in der 
Trauer. Die Kernfamilie wird in ihrer Widerstandsfähigkeit gegenüber 
den durch Naturkatastrophen versinnbildlichten Erschütterungen der 
Zeit gefeiert.

Raum 2:
Der Triumph des Realismus

Im 19. Jahrhundert entwickelt sich die Schweiz nach und nach zu einem 
einheitlichen Bundesstaat. Da eine zentrale akademische Ausbildung 
und ein dynamischer inländischer Kunstmarkt fehlen, begeben sich die 
Schweizer Künstler oft ins Ausland. In der Landschafts- und der Genre- 
malerei können sie ihre Besonderheit beweisen. Die Genfer François Diday 
und Alexandre Calame sind die ersten, die mit der Darstellung typisch 
helvetischer Landschaften die Voraussetzungen für eine Schweizer Kunst 
schaffen. Diday gestaltet hohe Alpengipfel in einer monumentalen,
erhabenen Sichtweise, die noch stark von der Romantik geprägt ist.



Sein Schüler Calame, der von der niederländischen Malerei des 17. Jahr- 
hunderts beeinflusst ist, bevorzugt Ansichten in mittlerer Höhe.

In der zweiten Hälfte des 19. Jahrhunderts profitieren die Schweizer vom 
Triumph des Realismus – vom Naturalismus bis zum Impressionismus –, 
um sich im Pariser Salon durchzusetzen. In ihren Bildern stellen sie Bräu-
che und Trachten der Landleute dar, die abseits der Grossstädte von 
der industriellen Revolution verschont bleiben, der die agrarisch und hand-
werklich geprägte Gesellschaft zum Opfer fällt. Eugène Burnand und
Ernest Biéler schaffen Tierbilder und Genreszenen in dem bisher der His-
torienmalerei vorbehaltenen Grossformat. Albert Anker und Frédéric
Rouge porträtieren soziale und berufliche Typen und interessieren sich 
für die Welt der Kindheit. François Bocion, ein Anhänger der atmosphä-
rischen Freilichtmalerei, macht den Genfersee zu seinem Hauptthema und 
beobachtet unermüdlich das Spiel des Sonnenlichts auf dem Wasser 
und den Durchzug der Wolken am Himmel. Nach seinem Studium in Paris 
lässt er sich dauerhaft in Lausanne nieder, wo er eine lokale Kundschaft 
gewinnt.

In der Porträtmalerei laden Impressionismus und Jugendstil dazu ein, 
intime Momente unter freiem Himmel oder in bürgerlichen Salons
zu studieren. Die Begegnung mit dem Maler wird zu einem Moment der 
Wahrheit fernab gesellschaftlicher Konventionen. Die Modelle werden 
in ihrer vertrauten Haltung, ihrer Ruhe, ihrer Freizeit oder bei ihren Alltags-
tätigkeiten gezeigt (Louise Breslau, Ernest Biéler, Charles Giron).
Wie der belgische Bildhauer Constantin Meunier, der die Strapazen der 
Arbeiter in einem realistischen Stil wiedergibt, stellt der Schweizer
Théophile-Alexandre Steinlen seine Kunst in den Dienst seiner politischen 
Überzeugungen und seines engagierten Kampfs gegen soziale Unge-
rechtigkeiten. Im Viertel Montmartre ansässig, zeigt er das Tag- und Nacht-
leben der kleinen Leute, zu deren Sprecher er sich macht.



Raum 3:
Die Kunst in Frankreich vom Realismus bis zum Postimpressionismus

Die von Frankreich in Afrika durchgeführten Militärexpeditionen gehen 
einher mit der Produktion orientalistischer Bilder, welche die Konst-
ruktion der kolonialistischen Ideologie fördern. Jean-Léon Gérôme leistet 
seinen Beitrag zur Ägyptomanie, die sich während des ganzen 19. Jahr-
hunderts ausbreitet, und malt zahlreiche Landschaften, antike Bauwerke 
und Genreszenen. Charles Édouard Rothenhaus, Gérômes Schüler an 
der École des Beaux-Arts in Paris, übernimmt dessen theatralische Dar-
stellung biblischer und historischer Erzählungen. Horace Vernet, der
im Dienst des Zweiten Kaiserreichs steht, verkörpert die Verbindung von 
Kunst, Kirche und Armee.

Im Gegensatz dazu gibt es zahlreiche Kunstschaffende, die weit entfernt 
von der Mode des Exotismus das eigene Land erkunden. Im frühen 19. 
Jahrhundert befreit eine neue Generation die Landschaftsmalerei vom 
Akademismus. Bis dahin erhoben die als Beobachtungsübungen ver-
standenen Naturstudien nicht den Anspruch, mit komponierten Landschaf-
ten zu konkurrieren oder in den Salons gezeigt zu werden.

Jean-Baptiste Camille Corot gehört zu den ersten, die der Freilichtmalerei 
zu Ansehen verhelfen. In den 1820er-Jahren bemüht er sich im Wald von 
Fontainebleau, Begriffen wie Spontaneität und Ausführungsschnelligkeit, 
Materialfrische und empfindungsmässige Individualität in Wert zu set-
zen. Nach 1848 wird das Dorf Barbizon zu einem Ort der Begegnung für Ma-
ler, die sich hier aufhalten und einen «realistischen» Ansatz pflegen. In-
dem sie ihr Augenmerk auf kontrastreiche Materialtexturen und Lichteffekte 
richten, betrachten sie die Natur selbst als Ereignis (Narcisse Díaz de la 
Peña). Gustave Courbet widmet sich Motiven, die wie eine lebhafte Szene 
ein Gefühl existenzieller Fragilität ausdrücken.

Zu Beginn der 1860er-Jahre werden Genres, die zuvor als minderwertig 
galten, zu bevorzugten Tätigkeitsfeldern für die Revolutionen der modernen 
Malerei. Dies gilt für das Stillleben. Während einige Künstler sich noch 
der Tradition verpflichtet fühlen (Augustin Théodule Ribot), nutzen andere 
diese Gattung, um die ersten Schritte auf dem Weg zur Autonomisierung 



von Form und Farbe zu wagen (Paul Cezanne, Henri Matisse). Das Gleiche 
gilt für die Landschaftsmalerei, die sich weiter in Richtung eines immer 
ausgeprägteren Ausdrucks der flüchtigen Empfindungen entwickelt und 
im Mittelpunkt des Interesses der Impressionisten steht (Claude Monet 
in der Normandie, Auguste Renoir in Südfrankreich). Mit den Nabis knüpft 
die Landschaftsmalerei erneut an eine musikalische, dekorative und or-
namentale Sprache an (Ker-Xavier Roussel, Maurice Denis).

Raum 4: 
Die Figuration von Auguste Rodin bis Alberto Giacometti

An der Wende zum 20. Jahrhundert ist Auguste Rodin der herausra-
gendste Förderer einer Plastik im Wandel zwischen klassischer  
Tradition und Moderne. Für ihn hat die Ähnlichkeit mit dem Modell phy-
sisch und zugleich moralisch zu sein. Seine Nachfolger, wie  
Émile-Antoine Bourdelle, gehen noch einen Schritt weiter in der Expres-
sivität, indem sie mit Einschnitten, Rissen und Entstellungen arbei- 
ten; zudem beziehen sie den Sockel in die Konzeption des Volumens ein.
In der Mitte der 1920er-Jahre distanziert sich Alberto Giacometti von 
Rodins Erbe und der Bourdelle’schen Lehre. Er studiert die kykladische 
und die ägyptische Kunst, entdeckt das afrikanische, mexikanische
und ozeanische Kunstschaffen und lässt sich von den Prinzipien des 
Kubismus und bald auch des Surrealismus anregen. Indem er sich 
einzig der Analyse seiner eigenen Sichtweise widmet, treibt er die Zerle-
gung und Verschlankung der Körper auf die Spitze.

In Genf trifft Giacometti Ende 1941 wieder mit Balthus zusammen, den 
er in den 1930er-Jahren in Paris kennengelernt hat. Während des  
Zweiten Weltkriegs und im folgenden Jahrzehnt lehnen zahlreiche Kunst-
schaffende, die wie die beiden von der Notwendigkeit einer Rückkehr 
zum Menschlichen überzeugt sind, die Abstraktion ab und wenden sich 
im Kontext des Existentialismus erneut der Figuration zu. In seinen 
Porträts erkundet Balthus eine persönliche Ästhetik, die aus Irregulari-
tätseffekten, ungewöhnlichen Posen und formalen Vereinfachungen 
besteht.



Ein Gefühl des Unbehagens geht von den steifen Haltungen und leeren 
Blicken aus, die Balthus seinen Modellen gibt. Man findet diese  
Beklemmung auch in den Gemälden, die Francis Gruber während des 
Zweiten Weltkriegs schafft: Sie bringen die harte Realität der Zeit  
und des Menschseins durch kaltes Licht, ausgemergelte, erstarrte Kör-
per und bedrückende Räume zum Ausdruck. Zur gleichen Zeit erweist 
sich für Giacometti die Erfassung der physischen und psychischen Merk-
male als unerreichbares Ziel. Indem er die Plastik von ihrem Sockel 
holt, hinterfragt er ihre Beziehung zu Betrachter und Raum. Seine schlan-
ken oder massiven frontalen Figuren wirken wie zerfetzte, durchge-
knetete und ausgehöhlte Magmastücke.

Auf der Suche nach einer neuen Figuration setzt Jean Dubuffet einfache 
Mittel ein und optiert für grobe Linien und eine ungeschliffene Zeich-
nung, die er in der Kunst der Autodidakten bewundert. Auch er konfron-
tiert sich physisch mit der Materie und bedeckt die Leinwand mit  
pastosen kittartigen Farbschichten. In seinen Landschaften sucht er wie 
Balthus den «Wand-Effekt» der Freskomalerei. Zao Wou-Ki, der sich 
1948 nach Paris begibt, zählt Giacometti zu seinen Freunden, die ihn in 
seiner formalistischen Suche bestärken. Er wählt den Weg der lyri-
schen Abstraktion und bringt seine ursprüngliche chinesische Kultur 
mit der westlichen Moderne in Einklang, indem er in grossformatigen  
dynamischen Kompositionen zu einer fundamentalen Gestik zurückkehrt.



Raum 5:
An der Schwelle zur Abstraktion: die 1950er‑Jahre

Nach dem Zweiten Weltkrieg entwickelt sich die abstrakte Malerei 
in Frankreich wie in den Vereinigten Staaten in neue Richtungen, durch 
die sie sich von der charakteristischen Geometrie der Pioniere der 
Abstraktion (Kasimir Malewitsch, František Kupka, Piet Mondrian, Sonia 
Delaunay usw.) unterscheidet. Man sucht sie nun mit Bezeichnungen 
wie ‘lyrische Malerei’ oder ‘informelle Kunst’ zu umschreiben, ohne dass 
es allerdings gelingt, die Vielfalt der Ansätze zu erfassen. In Paris 
zum Beispiel schafft Maria Helena Vieira da Silva eine anspielungsreiche 
Malerei, deren fragmentierte Konstruktion an Architektur erinnert, 
während Pierre Soulages die Wirkung von Materie und Licht mit verschie-
denen Werkzeugen, Materialien und Trägern erkundet. Europa zog auch 
amerikanische Maler an. In Italien entwickelt Cy Twombly eine intime und 
gelehrte Abstraktion, die sich auf die Antike bezieht. In Paris experimen- 
tiert Beauford Delaney, ein amerikanischer Künstler, mit den Möglichkeiten 
einer queeren Abstraktion, die gleichzeitig fliessend und leuchtend ist. 
Der Impuls des kreativen Projekts selbst findet seinen Ausdruck in der 
Freiheit der malerischen Geste, die bis zur Sättigung des Bildraums 
reicht, wie das Gemälde von Kimber Smith zeigt.

Raum 6:
Das Bild hinter sich lassen: von den 1960er‑ zu den 1970er‑Jahren

In den späten 1960er-Jahren erschüttert die soziale Revolution in West-
europa die Arbeit der Künstler, die nur darauf warten, sich von den 
Traditionen, die auf der Kunst lasten, zu befreien. Mit dem Aufkommen 
der Pop Art, die ihre Themen aus einer konsumorientierten und urbanen 
Kultur bezieht, ist die Malerei das erste von dieser Entwicklung betroffene 
Medium. Leuchtende Farben und Slogans beziehen sich auf Werbean- 
zeigen, von denen es damals in den Städten wimmelt (Jannis Kounellis, 
Émilienne Farny). In Paris integrieren die Vertreter des Nouveau Réalisme 
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Objekte, die der Realität entnommen sind, in ihre Werke (Daniel Spoerri, 
Dieter Roth). Inspiriert von der Fluxus-Bewegung, verkünden andere 
Künstler die Gleichrangigkeit von Kunst und Leben. Nicht ohne Humor 
beziehen sie alltägliche Gesten, Bilder und Gegenstände in ihre Arbeit 
ein und eignen sich industrielle Materialien wie Neon, Phosphor oder Plastik 
an (Tadeusz Kantor, Janos Urban). Gleichzeitig wird die Videokunst zu 
einem Betätigungsfeld für Experimente und visuelle Recherchen: Das 
bewegte Bild räumt dem Körper als Werkzeug des Aktivismus mehr 
Raum ein (VALIE EXPORT), während der Montage den Weg für formale 
Spiele öffnet (Jean Otth, Nam June Paik).

Raum 7:
Körper/Raum: die 1980er‑Jahre

In den 1980er-Jahren entwickelt sich in Malerei und Skulptur ein Trend, der 
im Gegensatz zur Strenge der Minimal Art und der Konzeptkunst des 
vorangegangenen Jahrzehnts steht und gleichzeitig in der Geschichte der 
Malerei des 20. Jahrhunderts wurzelt: der Neoexpressionismus. In 
Deutschland und Österreich wird er durch die Gruppe der Neuen Wilden 
verkörpert, in Italien durch die Transavanguardia, in den Vereinigten 
Staaten durch Bad Painting. Diese Form der freien, heftigen, überschwäng-
lichen Figürlichkeit, die auch in der Schweiz zu finden ist, beruht auf 
einem ungestümen, hartnäckigen Gestus, der dem in kürzester Zeit ent-
stehenden Bild gilt. Zeichnung und Malerei verlieren ihre Unterschei-
dungsmerkmale: ob Kohle, Tinte, Aquarell oder Acryl, die Technik ist direkt, 
ohne Vorzeichnung, und nutzt oft Papierträger, wie bei Miriam Cahn, 
Günter Brus oder Birgit Jürgenssen. Falten und Knicke des Blatts zeugen 
vom vollen Körpereinsatz der intensiv und rasch arbeitenden Künst- 
lerinnen und Künstler. Der Körper oder seine Spur sind sehr präsent, 
und einige Kunstschaffende greifen auf ihre persönliche Mythologie 
zurück, um ihn zu veranschaulichen. Hélène Delprat wählt für ihre Bilder 
der 1980er-Jahre einen figurativen Stil, der sich auf totemistische 
Figuren bezieht, während sich Albert Oehlen in seiner gestischen Malerei, 
die sich allen technischen Zwängen verweigert, assoziationsreiche 
Motive aneignet



Raum 8:
Abstraktionen

Sobald die Bilder von jedem Bezug zur Aussenwelt befreit sind, verweisen 
sie nur noch auf ihre eigene Form und Materialität: Das hatte Olivier 
Mosset 1969 als ‘Nullpunkt der Malerei’ bezeichnet. Sein fast zwanzig 
Jahre später entstandenes grosses rotes Monochrom zeigt diese Er-
eignislosigkeit.  John M Armleder,  der mit  der Neo‑Geo‑Bewegung ver-
knüpft wird, schafft ‘Möbelskulpturen’, die mit Humor auf den Zweck des 
Werkes als Salonschmuck hinweisen. Im Gefolge der Überlegungen dieser 
beiden Künstler über die Erneuerung der abstrakten Kunst herrscht in 
der Genferseeregion von den 1980er‑Jahren bis heute ein ausgeprägtes 
Interesse an der geometrischen Abstraktion. Der individuelle Gestus des 
Künstlers wird nun durch den einheitlichen Farbauftrag auf der Leinwand 
ersetzt, und die Subjektivität spiegelt sich, durch die Geometrie der 
Motive neutralisiert, fast ausschliesslich in den formalen Entscheidungen. 
Während sich einige Kunstschaffende in ihren  Werken auf persönliche 
Geschichten beziehen (Jean‑Luc Manz), arbeiten andere nach einem vorge- 
gebenen Protokoll (Claudia Comte) oder unternehmen eine Reflexion über 
das Bildobjekt und den skulpturalen Charakter der Leinwand (Pierre Keller). 

Räume 9 – 10:
Rückgewinnung der Sichtbarkeit

Im Laufe der Geschichte wurden viele künstlerische Betrachtungsweisen 
marginalisiert oder ihrer Sichtbarkeit beraubt. Dies gilt insbesondere 
für «queere» Praktiken, die ihre politische Bedeutung und ästhetische 
Kraft aus der Geschichte nicht-normativer Gemeinschaften schöpfen, 
ohne jedoch eine feste oder starre Kategorie zu bilden. Im Gegenteil: die 
in diesem Raum vereinten Kunstschaffenden weigern sich, ein von 
Binarität geprägtes normatives System zu bedienen, und stellen den 
fluktuierenden, pluralistischen Charakter unserer Identitäten in den 
Mittelpunkt ihrer Reflexion. Trotz ihrer Vielfalt verbindet diese Ausdrucks-
formen das Bestreben, die Sichtbarkeit zurückzugewinnen.



Tom Burr, der in seine Arbeit häufig Designelemente einbezieht, beschäftigt 
sich mit der Erosion des öffentlichen Bereichs und unserer Situation als 
Zuschauende vor einem fantasierten Raum. Die beiden Podeste präsen-
tieren sich wie leere Theaterbühnen für Vorführungen und Präsentatio-
nen in der Art eines Dekors, der auf seinen Einsatz wartet. Indem Sarah 
Margnetti auf humorvolle Weise die Technik des Trompe-l’œil verfremdet 
und Körperfragmente einbezieht, hinterfragt sie die politische Dimension 
der häuslichen Sphäre und deren Architektur. Die komplexen Dynamiken 
zwischen Individualität und Kollektiv, privatem und öffentlichem Bereich 
sowie Innen und Aussen stehen im Mittelpunkt dieser Strategien der 
Sichtbarkeit. Die Fotoarbeit von Pierre Keller hält die erotische Odyssee der 
von Heimlichkeit geprägten Schwulenszene der 1980er-Jahre hautnah 
fest. Fasziniert von den Mechanismen des Ruhms und den Bildern, die 
dieser erzeugt, verewigt Nina Childress dagegen die androgyne Silhou- 
ette des Schweizer Sängers Patrick Juvet, dessen herausfordernde Haltung 
Selbstbewusstsein verrät. Das performative Element, welches das 
Genre des Biopics parodiert, verleiht auch der Serie autobiografisch ge-
prägter Zeichnungen von Guillaume Pilet Gestalt.

Die Arbeit von Pauline Boudry / Renate Lorenz hat ihren Ursprung in einer 
«Queer-Archäologie», um vergessenen Drag-Figuren nach einem Prinzip 
der Bildüberlagerung einen neuen Auftritt zu verschaffen. Der Film Normal 
Work ist von Archivfotografien inspiriert, die in den 1860er-Jahren in 
England von Hannah Cullwick aufgenommen wurden, einer Frau, die ihr 
ganzes Leben lang als Hausangestellte gearbeitet hat. Für die Aufnahmen 
posierte sie in Arbeitskleidung, aber auch als «Class Drag» oder «Ethnic 
Drag», das heisst als Bürgersfrau oder schwarze Sklavin. Dieser von dem 
Performer Werner Hirsch nachgespielte Gestus stellt die Frage nach der 
Überschreitung sozialer Normen und, um den Titel eines Buches der 
Philosophin Judith Butler zu zitieren, nach der Sichtbarkeit dieser «Körper 
von Gewicht».



Räume 11 + 13:
Wörter und Bilder

Der Titel dieser Räume (Les mots et les images) ist von René Magritte 
übernommen, der 1929 in einem gleichnamigen Text die poetische 
Verwendung von Gegenständen und deren Namen in seinen Werken 
beschrieben hat. Fast 100 Jahre später lädt uns die Formel des surrea- 
listischen Malers dazu ein, die Vielfalt der von Kunstschaffenden ent-
wickelten Formenvokabulare hervorzuheben. Die hier gezeigten Werke 
vereinen daher einige dieser Lexika, schlagen Wörter zur Wiedergabe von 
Gedanken vor oder spielen mit Illusionen der Wahrnehmung, indem 
sie Formen und Bedeutungen verändern. Zunächst durchschreiten die 
Besuchenden das «Raumgedicht» von Renée Green, auf dessen farbi- 
gen Bannern sich die Verse eines Gedichts aneinanderreihen, das Laura 
Riding in den frühen 1930er-Jahren verfasste. Bei Chérif und Silvie 
Defraoui wird die horizontal durchschnittene Schrift zu Zeichen und Orna-
ment. In den Anamorphosen von Markus Raetz tauchen Gewissheiten  
auf und verschwinden wieder, eine Verwirrung, die Giuseppe Penone 
aufgreift, um in seinen Werken die Geheimnisse des Sehens und seiner 
Darstellung zu analysieren. 

Raum 12:
Denkmäler

Im Jahr 1982 gewann Maya Lin, damals Architekturstudentin an der Yale 
University, den Wettbewerb für das Vietnam Veterans Memorial. Dieses 
Kriegsdenkmal aus schwarzem Marmor in Form eines Bodeneinschnitts 
setzt einen expliziten Kontrapunkt zu der triumphierenden Vertikalität und 
weissen Farbe der anderen Monumente Washingtons. In ihrer Nachfolge 
gestalten viele Kunstschaffende die Komplexität der Gedächtnispro-
zesse und ihrer Darstellung durch ‘Anti-Denkmäler’, die eher Abwesenheit, 
Leere und Verlust als eine versöhnende Geste andeuten. Man denke an 
das Mahnmal gegen Faschismus von Esther Shalev-Gerz und Jochen Gerz 
(Hamburg-Harburg, 1986 – 1993), an das Mahnmal für die österreichischen 
jüdischen Opfer der Schoah von Rachel Whiteread (Wien, 2000), aber auch 
an Werke, die nicht für den öffentlichen Raum, sondern für das Museum 



geschaffen wurden, zum Beispiel Real Pictures (1995 – 2007) von  
Alfredo Jaar in der Sammlung des MCBA und Gurbet’s Diary von Banu 
Cennetoğlu, aber auch, in einem dystopischeren Stil, Pacific Fiction – 
Study for a Monument von Julian Charrière. Sie tragen alle auf ihre Weise 
zu einer antimonumentalen Form des Erinnerns bei und zeugen von  
der Schwierigkeit, dem Gedenken an Gewalt und den grossen Dramen der 
Geschichte eine bildnerische Form zu geben. In Adrian Pacis Film The 
Column, der im Nebenraum gezeigt wird, steht das Material des Denk-
mals selbst und seine Bewegungen in einer globalisierten Wirtschaft im 
Mittelpunkt der Aussage.
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Publikationen
Guide de la collection 
Sammlungsführer
Mit Texten von Bernard Fibicher, 
Catherine Lepdor, Camille  
Lévêque‑Claudet, Laurence 
Schmidlin, Nicole Schweizer  
und Camille de Alencastro. 
Co‑Edition: Musée cantonal  
des Beaux‑Arts de Lausanne  
und Scheidegger & Spiess,  
Zürich, 2020 (2 Ausgaben F / E). 
CHF 25.– im Shop des MCBA
CHF 29.– im Buchhandel

Ça bouge au musée !
Gisèle Comte
Co‑Edition: Musée cantonal  
des Beaux‑Arts de Lausanne  
und La Joie de lire, Genf, 2019.
CHF 14.–
Für Kinder ab 18 Monaten

Regarde, elles parlent ! 
Gisèle Comte, Sandrine  
Moeschler, Laurence Schmidlin 
und Deborah Strebel mit Origi-
nalillustrationen von Fausto 
Gilberti Co‑Edition: Musée  
cantonal des Beaux Arts  
de Lausanne und La Joie de 
lire, Genf, 2019.
CHF 19.90
Für Kinder ab 8 Jahren

Association des Ami·e·s
du MCBA 
Sonderführungen,  
Kurse, Reisen usw.
→ mcba.ch → Amis du Musée

Digital
Kommentierte Werke:
Mehr als 300 illustrierte Einträge
→ mcba.ch/collection

Web-Dossiers:
Zwei Hauptwerke im Detail. Luce 
e ombra und Das Massaker der 
Bartholomäusnacht
→ mcba.ch → die Sammlung

Gäste der Sammlung: 
Leihgaben aus Privatsammlun-
gen werden mit der MCBA-
Sammlung in Bezug gesetzt.
→ mcba.ch/
invites-de-la-collection

Rendezvous
Generationsübergreifender
Workshop
0‑100‑Jährige

Workshop für Kinder

Workshop für Erwachsene

Führung für ganz Kleine
3‑5‑Jährige mit einem 
Erwachsenen

Öffentlichte und private 
Führungen

Vollständiges Programm  
→ mcba.ch/agenda

Empfang von Schulklassen 
Interaktive Führungen, Führungen 
mit Peers, massgeschneiderte 
pädagogische Projekte, Unter-
stützung bei Besichtigungen.
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