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Extravagant oder
trendbewusst?

Es ist Kunstsommer. Alles schaut auf
Europa – genauer auf Basel, und ja,
natürlich auch auf Venedig. Am Rhein-
knie im Dreiländereck und in der
italienischen Lagunenstadt finden die
grössten Schauen ihrer Art statt: hier
die weltweit bedeutendste Kunstmesse,
dort die grösste und wichtigste Biennale
der Welt.

Die Art Basel und die Kunstbiennale
von Venedig unterscheiden sich eigent-
lich kaum. Der Unterschied ist, um es
in den Worten der Modewelt zu fas-
sen, jener zwischen Haute Couture
und Prêt-à-porter. Die Installationen
und Performances in Venedig sind die-
ses Jahr besonders extravagant und
für Sammler nicht gerade alltagstaug-
lich. Die Auslegeordnung an den Gale-
rieständen in Basel hingegen gibt sich
wie immer trendbewusst und ist wie ge-
wohnt schnell ausverkauft.

Es sind dieselben grossen Namen
der weltweiten Kunstszene, dieselben
Neuentdeckten unter den jungen
Hoffnungsträgern – in den Länder-
pavillons der Giardini gross präsentiert,
auf dem Basler Messeplatz käuflich zu
erwerben.

So etwa die kürzlich verstorbene
Grande Dame der afrikanischen Kunst,
Seyni Awa Camara (Seite 3). Sie sorgte
an einer der letzten Ausgaben der Art
Basel in Paris für Aufsehen. Jetzt eröff-
nen ihre Terrakotta-Figuren von Frucht-
barkeitsgöttinnen die Hauptschau in
Venedig. In diesem Schwerpunkt zur Art
Basel lesen Sie über die faszinierende
Künstlerin aus Senegal, die sozusagen
über Nacht die Herzen der westlichen
Kunstliebhaber erobert hat.

Vor wenigen Jahren wiederum
konnte an der Biennale in Venedig
die iranisch-armenische Bildhauerin
Nairy Baghramian (Seite 1) entdeckt
werden. Jetzt bespielt sie den Messe-
platz in Basel. Ihre Intervention er-
streckt sich über den 60 Meter langen
Brunnen vor dem Messegebäude. Zu
sehen ist eine rhythmische Anordnung
von vier grossen Skulpturengruppen,
die an vielteilige Körper in einem
Zustand der Ruhe und der Schwebe
erinnern.

Damit betritt die in Berlin lebende
Künstlerin nicht etwa Neuland. Sie hat
auch schon die prominente Frontfas-
sade des Metropolitan Museum in New
York bespielt. Dort stellte sie abstrakte
Skulpturen in die acht Nischen des
Gebäudes – bunte Bouquets aus Form
und Farbe.

Die grosse Geste ist auch der Italie-
nerin Marinella Senatore (Seite 6) eigen.
Letztes Jahr dominierte eine über-
dimensionale Leuchtarchitektur den
Eingangsbereich der Art Basel Unlimi-
ted. Auch jetzt ist die Künstlerin wäh-
rend der Biennale in Venedig präsent.
Wir stellen sie in diesen Spalten vor.

Der Kunstsommer in Basel und
Venedig dieses Jahr also ganz in Frauen-
hand? Nicht nur, aber ja, zu einem
gewichtigen Teil durchaus.

Ich wünsche Ihnen eine anregende
Lektüre.

JONATHAN FISCHER

Seyni Awa Camara – am 25. Januar 2026
in ihrer Heimat gestorben – lieferte den
Stoff für ein Kunstmärchen. Es han-
delte von Waldgeistern und Genies,
von Hellsichtigkeit und von traum-
gesättigten Ritualen, die sich nur im
Kontext der Diola-Kultur im Süden
Senegals verstehen lassen. Ihr Mythos
faszinierte die westliche Kunstrezep-
tion. Ihre grossen gebrannten Lehm-
figuren, oft Schwangere oder Mütter
mit einer Vielzahl von Kindern, die an
ihrem Leib hängen, fanden Eingang
in die grossen Museen – von der Tate
Modern in London über die Pariser
Fondation Louis Vuitton bis zum Gug-
genheim Museum in Bilbao. Jetzt sind
sie auch in der Hauptausstellung der
Biennale von Venedig zu sehen.

Zuletzt erreichte die Töpfer-Künst-
lerin, die diesen Januar verstorben ist,
selbst die Popkultur. Dies, obwohl sie
ihre Heimatstadt Bignona kaum einmal
verlassen hatte. So kuratierte der US-
amerikanische Superstar Pharrell Wil-
liams 2025 eine Schau mit ihren Werken
in der Pariser Galerie Perrotin, während
der britisch-kenianische Maler Michael
Armitage die Skulpturen Camaras 2022
in einer White-Cube-Ausstellung mit
seinen Bildern ausstellte.

Das genaue Geburstdatum von
Seyni Awa Camara – es wird manchmal
auf das Jahr 1939, aber auch auf das Jahr
1945 geschätzt – lässt sich nicht sagen.
Sicher aber ist, dass sie bis ins hohe
Alter in ihrer Werkstatt in Bignona
an ihren Tonfiguren, Familien-Totems,
mehrköpfigen Monstern oder Mensch-
Tier-Zwittern knetete. Auch wenn sich
westliche Sammler um ihre Werke reis-
sen: In ihrer Heimatstadt mied man sie
zeitlebens.

Wie sehr Camara ein Aussenseiter-
leben führte, zeigt ein Besuch in ihrer
Werkstatt im Jahre 2023: Erst nach
vielem Fragen findet sich ein Nach-
bar, der einen zu ihrem unscheinbaren
Haus führen will – an einer unbefestig-
ten Strasse gelegen, neben Schweinen
und Hühnern, gegenüber dem Hof
einer örtlich bekannten Heilerin. Die
Silhouette eines islamischen Heiligen
schmückt das Eingangstor. Beim Ein-
treten entsteht eine leichte Spannung:
Wird die «Magierin der Erde» einen
überhaupt empfangen? Und was ist
das für eine Frau, deren Werke von
berühmten Künstlerkolleginnen wie
Louise Bourgeois für deren ästhetische
Kohärenz und spirituelle Ladung ge-
priesen wurden?

Boten einer anderen Welt

Der Besucher findet die damals 77-Jäh-
rige wie in Trance versunken bei ihrer
täglichen Arbeit: Am Eingang eines
fensterlosen Raums sitzt Camara, ein
Kopftuch über dem faltigen Gesicht,
im Halbdunkeln. Sie formt auf dem
Schemel vor sich einen Kopf, der halb
menschliche, halb tierische Züge trägt.

Die alte Frau nickt nur kurz. Über-
lässt das Gespräch weitgehend zwei
kräftigen jungen Männern, die sich als
Aliou und Mamadou, «die Söhne von
Seyni Awa Camara» vorstellen. Die bei-
den verdreckten Skulpteure bearbeiten
hüfthohe Rümpfe. Ihre Hände machen
klatschende Geräusche, wenn sie den
feuchten Ton formen. «Sie formt die
Gesichter, und dirigiert uns beim Rest»,
übersetzt Aliou für die Diola sprechende
Mutter. Ihre Figuren seien Abbilder von
nächtlichen Visionen und Träumen.

«Die Leute haben Angst vor meinen
Werken», hatte Camara in einem selte-

nen Interview erklärt. «Sie halten sie
für Boten einer anderen Welt.» Lange
habe sie ihre Tonfiguren lediglich an
Touristen auf dem Markt in Bignona
verkauft. Bis der französische Kurator
und Galerist André Magnin bei einem
Besuch in der Casamance auf sie auf-
merksam wurde. Er schwärmte von
Camaras grossen Lehmfiguren als
«einem Theater von Charakteren und
Objekten ohne Bühne».

Das war 1989. Seyni Awa Camara
wurde für die Schau «Magiciens de la
terre» in Paris eingeladen. Sie sollte eine
Kunstpraxis beenden, die den Globalen
Süden bisher ausgeschlossen hatte. Nun
stellten plötzlich Galerien in Spanien,
Frankreich und den Vereinigten Staa-
ten ihre Skulpturen aus, Autoren und
Filmemacher pilgerten ins Atelier von
Camara – um dort eine Frau vorzufin-
den, die kaum etwas zur Genese ihrer
Werke erklären konnte oder wollte:
einer Frau, die scheinbar alles, was sie
zu sagen hatte, bereits in die Lehm-
klumpen eingeknetet hatte. Damit gab
sie eine willkommene Folie für alle
möglichen Projektionen eines «wahren
afrikanischen Genies» ab.

Der Mythos vomWaldgeist

Der Legende nach hatte sich die junge
Seyni mit ihren Drillingsbrüdern beim
Holzsammeln im Wald nahe ihres
Geburtsdorfes verlaufen. Als die Kin-
der nach vielen Monaten zurück-
kehrten, brachte Seyni einen grossen
Lehmklumpen mit. Ein Waldgeist oder
Genie, so hiess es, habe sie das Töpfern
gelehrt.

Es war ihre Rettung. Denn Mehr-
linge gelten in der Diola-Kultur als
Zwischenwesen. Oft wird eines der
Kinder ausgesetzt, um die Geister zu

versöhnen. Hier aber verbündeten sich
übernatürliche Kräfte mit dem Kind.
Zeigten ihm seinen ureigenen Über-
lebensraum. Als Töpferin konnte Seyni
etwas Neues ins Spiel bringen. Anders
als die Gebrauchsgegenstände aus Ton,
die ihre Mutter geformt hatte, passten
ihre Figuren in keine Tradition – weder
in der Casamance noch im Westen.

Was aber bewegte Camara, ihre wie-
derkehrende Mutterfiguren zu formen,
an deren Bäuchen und Rücken jede
Menge Kinder hängen? Die Künst-
lerin selbst äusserte sich kaum dazu,
sprach höchstens davon, «wie die Älte-
ren und Ahnen ein Kind unterstützen».
Allerdings ist von Camara bekannt,
dass sie vier Totgeburten hatte. Ihre in
der Werkstatt tätigen Söhne hatte sie
adoptiert. Ihr Leiden hat sie in univer-
selle Themen übersetzt: Fruchtbarkeit,
Sexualität, das Eindringen des Über-
sinnlichen und Animalischen in das
menschliche Alltagsbewusstsein.

«Sie hat es sich nicht ausgesucht»,
sagt der Sohn, während die Mutter sto-
isch an einer menschlichen Fratze kne-
tet. «Es ist vielmehr eine Berufung.» Be-
vor Camara eine Figur formt, heisst es,
suche sie stets ihr Genie, ihren Schöp-
fergeist auf. Sie wartet dann in einem
der traditionellen heiligen Wälder auf
eine Eingebung.

Tatsächlich deutet Camaras Werk
auf einen Ort jenseits unserer ober-
flächlichen Sinneswahrnehmung hin.
auf eine Kosmologie, in der sich das
Göttliche und das Tierische über-
schneiden. Tausende solcher Zwitter-
Skulpturen hat Seyni Awa Camara
in die Welt entlassen. Nicht für den
Kunstmarkt, sondern als spirituelle
Praxis. «Sie haben», erklärte sie ein-
mal, «eine Kraft – eine Kraft, die hei-
len kann.»

Philipp Meier,
Kunstredaktor NZZ

Seyni Awa Camara (rechts) und einer ihrer Söhne in ihremAtelier im Süden Senegals, aufgenommen im Jahr 2024. FOTOS: JONATHAN FISCHER

Visionen und Träume
in Ton gebrannt

Seyni Awa Camara war eine Magierin, ihre Plastiken haben Kultstatus: Die Aussenseiter-Künstlerin
aus dem Süden Senegals und ihre mythischen Mensch-Tier-Keramiken werden von grossen westlichen

Museen gefeiert und sind auf dem Kunstmarkt heiss begehrt – eine Begegnung.



Montag, 15. Juni 2026NZZ-Schwerpunkt 54 Art BaselArt Basel

Das sei wie auf dem Säntis, sagt Nadia
Schneider Willen. Die Co-Leiterin
der Sammlung des Migros Museum
für Gegenwartskunst führt durch das
Kunstdepot des Hauses. Sie meint die
Sauerstoffkonzentration der Luft, die in
diesen Räumen bei gleichen Zahlen wie
auf einer Höhe von über 2000 Metern
liegt. In der ZürcherAussenluft sind dies
21 Prozent. Im Depot wird sie künstlich
auf 17 bis 16 Prozent abgesenkt. Also
Höhenluft im hermetisch abgeriegelten
Gebäude.

Spürt man das?Auf jeden Fall, wenn
man hier arbeitet. «Meine Kolleginnen
und Kollegen schauen, dass sie meist
nur ein paar Stunden hier sind.» Das
Sammlungsdepot ist ein sogenanntes
High-End-Lager. Hier werden die be-
sonders wertvollen und vor allem die
fragilen Kunstwerke aufbewahrt. Auch
wenn man die dünne Luft nicht sofort
spürt: In den fensterlosen Räumen
und stets unter künstlichem Licht ist
die Arbeit hier ohnehin eine Heraus-
forderung.

Zudem stellt sie die Konservatoren
und Kunsttransporter immer wieder vor
neue Fragen. Komplizierte Installatio-
nen müssen sicher aufbewahrt, vergäng-
lichesMaterial vor demVerfall geschützt
werden. Eben aus diesem Grund muss
die Sauerstoffkonzentration abgesenkt
werden: um die Zersetzung aufzuhal-
ten.Auch würde ein Brand schnell keine
Nahrung mehr finden.

Bei der Kunst der Gegenwart geht
es nicht mehr um vergilbten Firnis
oder abgebrochene Marmorzehen. Sie
arbeitet mit allem, was unsere Lebens-
welt hergibt: Kunststoffe, Esswaren,
Baumaterial,Gebrauchsdinge jederArt.
Sie hat dieAlltagswelt in sich aufgenom-
men und damit per se eine Neigung zum
Verfall. Allein schon aus diesem Grund
trotzt die Kunst von heute der Aufbe-
wahrung auf lange Zeit. Genau gegen
diese Eigenschaften muss ein Depot
wie dieses ankämpfen. Hier soll garan-
tiert werden, dass dieWerke von neuem
ausgestellt werden können und dass ihr
Wert erhalten bleibt.

Das Sammlungsdepot ist ein streng
geheim gehaltener Ort, weder zur Lage
noch zum Bau dürfen Informationen
nach aussen gelangen.VomBahnhof aus
führt mich Nadia Schneider Willen auf
verschlungenen Wegen zum Gebäude.

Das Gewerbeareal, in dem es liegt, sieht
aus wie viele andere, auch das Gebäude
selbst ist mit seinen grauen Mauern und
dem Rolltor völlig unauffällig.Von aus-
sen würde niemand auf die Idee kom-
men, dass sich hier ein Hochsicherheits-
trakt für Kunst befindet.

Nicht allein der Schutz vor Erdbeben
und Brand genügt: Die Sicherung geht
so weit, dass es keine Wasserleitungen
im Haus gibt.Auch diese könnten durch
Katastrophen oder Sabotage angegriffen
werden. Was den Strom angeht, ist das
ganze Gebäude autark. Er wird mittels
Erdwärme selbst produziert. Und wenn
manWasser braucht? «Das wird alles in
Flaschen mitgenommen.»

Weshalb dieser enorme Sicherheits-
aufwand?Welche Kostbarkeiten lagern
hier? Neben der Sammlung des Migros
Museum für Gegenwartskunst gibt es
andere Institutionen, die das Gebäude
als Lager nutzen.Welche es sind, muss
geheim blieben. Auf jeden Fall erfüllt
das Depot die neuesten Auflagen zur
Konservierung zeitgenössischer Kunst.
Es ist ja die Fragilität der Werke, die
im Mittelpunkt steht. Dass vieleWerke
der Sammlung einen hohen Wert-
zuwachs verzeichnen, spielt selbstver-
ständlich mit.

Konservierung mit Grenzen

Heute gehören ungefähr 1500 Werke
zum Kernbestand der Sammlung.
Begonnen wurde diese in den 1950er
Jahren von Gottlieb Duttweiler, dem
Gründer des grössten Schweizer De-
tailhändlers. Mit der Eröffnung des
Migros Museum für Gegenwartskunst
1996 erweiterte sich die Sammlung
unter den jeweiligen Leitern mit eige-
ner Prägung, aber immer im engen
Kontakt mit den aktuellen Positionen
der Kunst.

Mediale Vielfalt und Offenheit für
künftige Entwicklungen machen das
Ausstellungshaus an der Limmatstrasse
heute zur wichtigsten Plattform für zeit-
genössische Kunst in Zürich.Noch unter
Duttweiler war die Sammlung durch-
aus an klassischen Werken – vor allem
Schweizer Künstlern – orientiert. Später
kamen internationale Positionen hinzu,
und ab 1996 änderte sich mit dem neuen
Haus die Strategie des Sammelns grund-
sätzlich hin zur aktuellen Kunst.

Das Museum machte sich die
Dynamik des zeitgenössischen Kunst-
schaffens zum Prinzip für die eigene
Arbeit. Es reagierte auf die Beweglich-
keit der Szene und den fluiden Kunst-
begriff. So werden oft die Werke, die
von den Künstlern für Ausstellungen
produziert werden, nach der Präsenta-
tion angekauft. Das Ineinandergreifen
dieser beiden Bereiche, die Verschrän-
kung von Ausstellungstätigkeit und
Sammelpraxis, ist Programm und sorgt
für die einzigartige Lebendigkeit der
Institution.

Der Blick ins Sammlungsdepot
macht vor allem sichtbar:Die Kunst der
Gegenwart stösst immer wieder an die
Grenzen von Konservierung und Lage-
rung. Die Spezialisten des Art Hand-

ling und die Konservatoren arbeiten in
einem Beruf in beständiger Bewegung
mit der Kunst. Wie können die Werke
gegenVerfall geschützt werden?Wird es
einmal dauerhafteMedienträger geben?
Wie weit müssen die Bestimmungen
der Künstlerinnen und Künstler respek-
tiert werden? Konservatoren und Art
Handler müssen heute nach Antworten
in vielen Richtungen suchen.

Verschleiss als Kunst

In der ersten Halle steht man vor dem
grössten Werk der Sammlung. Es ist
«Kaprow City» von Christoph Schlin-
gensief. Viel sieht man davon nicht: Ein
zusammengerückter Haufen aus hölzer-
nen Wänden, teilweise bemalt und mit

Christoph Schlingensief, «Kaprow City», 2007 (bestehend aus vielen Leinwänden
und einem zusammengepressten Auto), ©Nachlass Christoph Schlingensief.

Das Ausstellungshaus
an der Limmatstrasse

ist die wichtigste
Plattform für

zeitgenössische
Kunst in Zürich.

Małgorzata Mirga-Tas, «September», 2022 (produziert von Zacheta – Nationalgalerie in Warschau), ©Małgorzata Mirga-Tas.
FOTOS: ANNICK RAMP, NZZ / ZVG SAMMLUNG MIGROS MUSEUM FÜR GEGENWARTSKUNST

Der Kunst auf der Spur
Ein Gang durch das geheime Sammlungsdepot des Migros Museum für Gegenwartskunst.
Von Maria Becker (Text) von Annick Ramp (Bilder)

Christoph Schlingensief, «Kaprow City», 2007 (bestehend aus vielen Leinwänden
und einem zusammengepressten Auto), ©Nachlass Christoph Schlingensief.
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Thomas Schütte, «OhneTitel», 1995 (Serie «United Enemies»),©2026 Pro Litteris.

Rikrit Tiravanija, «Untitled», 1995 («Bon voyage monsieur Ackermann»), © Rikrit Tiravanija.

Atelier van Lieshout, «Office/Reception Unit», 1996, ©Atelier van Lieshout.

diversen Monitoren versehen. Es sind
die Kulissen einer über 200 Quadrat-
meter grossen Installation von 2006/07.
Schlingensief hat das Werk als Thea-
terszenerie konzipiert, und es kam
auch direkt aus dem Theater, als es im
Museum zum ersten Mal gezeigt wurde.

«DasWerk ist bewusst chaotisch an-
gelegt und voller organischer Spuren.
Nach jeder Ausstellung muss es durch
Sauerstoffentzug gegen Ungeziefer be-
handelt werden. Jede Re-Installation
wird zum Auftrag, wie die Arbeit wie-
der aufzubauen ist.» Schlingensiefs
«Kaprow City» sei ein Werk, das den
Verschleiss bewusst in Kauf nimmt,
fügt die Konservatorin Francisca Silva
e Sousa hinzu. Das Werk ist zwar nicht
gezielt auf Verfall angelegt, wie zum
Beispiel manche Arbeiten von Dieter
Roth, aber sein Verfall steckt einfach
im Bau.

Wie bewahrt man ein solches Werk,
das eines Tages seine Inszenierung
nicht mehr überleben wird? Letzt-
lich vor allem durch fotografische und
filmische Dokumentation. Das gilt für
alle imDepot gelagertenArbeiten, auch
wenn sie nicht vomVerfall bedroht sind:
Auflisten, Fotografieren, Beschreiben,
Ausmessen.Wobei man nicht vergessen
darf, dass elektronische Datenträger nur
begrenzt haltbar sind.

Nicht ganz so schwierig ist die Lage-
rung und Verpackung einer merkwür-
digen Figur, die offen auf dem Tisch
liegt. Maurizio Cattelans «La rivolu-
zione siamo noi» aus dem Jahr 2000
wird gerade für den Transport in die
Nationalgalerie Berlin vorbereitet, die
dem Künstler eine Einzelausstellung
widmet. Der kleine Mann im grauen
Filzanzug ist ein Alter Ego des Künst-
lers. Der Kopf ist separat verpackt. In
der kompletten Installation hängt die
Figur dann an einem Garderobenge-
stell – wie immer bei Cattelan etwas
makaber inszeniert.

Cattelans Figur gehört zu den An-
fangsjahren des Museums. Sie ist ein
Werk, das Skulptur und Installation
zugleich ist. Eine andere Arbeit, die
gewissermassen zwei Medien in sich
vereint, ist in der sogenannten Ge-
mälde-Verschiebe-Anlage zu sehen:
«Transition», ein Leinwandbild von
Xanti Schawinsky aus dem Jahr 1960.
Das fast drei mal vier Meter grosse

Gemälde besteht aus einer abstrakten
Farbkomposition mit schwarzen dar-
übergelegten Reifenspuren. Schawin-
sky ist mit dem Auto auf dem Bild hin
und her gefahren. Die Spuren sind Teil
einer Performance und Teil des Bilds.
Ein legendäres Werk, geschaffen von
einem Pionier der Performance-Kunst.

Wertvolle Klassiker

Das Handling der Bilder in den
rollenden Metallwänden ist vergleichs-
weise einfach.Manche Klassiker hängen
hier: ein Warhol und ein Richter zum
Beispiel, aber auch Landschaften und
Porträts von Schweizer Malern aus
den Anfangsjahren der Sammlung. Ein
neuerer Ankauf ist ein monumentales
dreiteiliges Patchwork-Bild der polni-
schen Künstlerin Malgorzata Mirga-Tas.
Es wurde im Jahr 2024 direkt aus dem
polnischen Pavillon an der Biennale in
Venedig erworben.

Mirga-Tas hatte das Gebäude kom-
plett ausgekleidet. Es war das erste
Mal, dass ein Pavillon von einer Romni
bespielt wurde. Mirga-Tas’ Arbeit von
2022 besteht aus mehreren Materialien,
Patchwork aus Stoffen und Acryl-
malerei. Sie zeigt symbolhafte Szenen
aus dem Leben der Frauen in der
Roma-Gemeinde, leuchtend bunt und
eindrucksvoll.Auch im beengten Raum
des Gemäldelagers entfaltet es seine
Wirkung. Vielleicht steht es exempla-
risch für eine neue Entwicklung in der
Kunst der Gegenwart, deren Spek-
trum sich heute durch andere Kulturen
erweitert hat.

Längst ist es nicht mehr nur die west-
liche Sicht, die das Sehen bestimmt.Die
Kunst hat sich in vieler Hinsicht geöff-
net – nicht bloss auf die Dinge des All-
tags. So offenbaren sich beim Gang
durch das geheime Depot des Museums
nicht nur die Grenzen der Kunst hin-
sichtlich der Problematik von Lagerung
und Bewahrung.Auch ihre Erweiterung
in neue Richtungen klingt an.Wenn wir
davon ausgehen, dass der Werkbegriff
der Kunst dynamisch ist, dann löst sich
vielleicht gerade in dieser Offenheit
der Widerspruch zwischen Bewahrung
und Verfall.Wo stehen wir heute? Das
Migros Museum für Gegenwartskunst
ist jedenfalls dem, was aktuell in der
Kunst geschieht, direkt auf der Spur.

ANZEIGE
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SUSANNA KOEBERLE

«Die Welt ist klein und wir sind gross»,
steht auf Marinella Senatores Kunst-
werk. Es ist zurzeit in Venedig in den
Räumen von «The Human Safety Net»
zu sehen. Die Skulptur ist eine hybride
Mischung aus barocken Kandelabern
und Aufbahrungspodesten und gehört
zu einer neuen Form von «Luminarie»,
zu Deutsch: Festbeleuchtung. Mit
derartigen Lichtskulpturen wurde
Senatore, geboren 1977 in Süditalien,
international bekannt. Letztes Jahr war
eine solch überdimensionale Leucht-
installation an derArt Basel Unlimited
zu sehen: «We Rise by Lifting Others»
und «I Contain Multitudes» stand da
in Grossbuchstaben auf der 34 Meter
langen Installation.

Die Zitate wurden von Insassinnen
eines Frauengefängnisses in Florenz
und von Bewohnern eines sozial be-
nachteiligten Stadtviertels in Neapel
ausgewählt.Die bunt leuchtende Struk-
tur löst eine zwiespältige Wirkung aus.
Zum einen macht sie gute Laune, be-
rührt Betrachter und Betrachterinnen
gleichzeitig aber auch seltsam. Diese
Mischung aus überbordender Energie
und Empathie liegt wohl in den parti-
zipativen Prozessen der Arbeitsweise
der italienischen Künstlerin begrün-
det. Denn sie schreibt sich Inklusion,
Gemeinschaft oder Koexistenz nicht
bloss auf die Fahne, um dann schnell
mit einer beliebigen benachteiligten
«Community» ein Projekt umzusetzen.
Vielmehr baut sie mit den Menschen,
mit denen sie sich auf das Abenteuer
der Kollaboration einlässt, eine echte
Beziehung auf.

Sie riskiert dabei, nicht im Vorn-
herein zu wissen, wie das Resultat ge-
nau aussehen wird. Das kollaborative
Engagement wird aber schliesslich in
den Kunstwerken deutlich erfahrbar,
sie tragen die Momente der gelebten
Solidarität und Teilhabe in sich.

Vertiefte Recherche

Um die Radikalität und Konsequenz
ihres Wirkens zu verstehen, muss
man sich vor Augen führen: Marinella
Senatore hat seit 2003 nach eigenen
Angaben in über 23 Ländern und mit
rund acht Millionen Menschen gearbei-
tet.Das klingt auf den ersten Blick nach
unglaublich viel. Rechnet man aber alle
Workshops, ihre Zusammenarbeit mit
Schulen, Universitäten und Museen
oder auch die Radioprogramme und
Online-Formate, die sie angestossen hat,
zusammen, wird diese Zahl plausibler.
Sie habe ihr gesamtes Erwachsenen-
leben dem Aufbau gemeinschaftlicher
Erfahrungen gewidmet und dabei
Konflikte, Verletzlichkeit sowie Lern-
erfahrungen mit Menschen geteilt, sagt
Senatore.

DerGemeinschaftsarbeit geht jeweils
eine vertiefte Recherche voraus. Meist
kooperiert Senatore vor Ort mit NGOs,
wie etwa mit der bereits erwähnten
Organisation «The Human Safety Net».
In diesem Fall arbeitete sie mit von Ge-
walt betroffenen Frauen in Italien und
Polen, viele von ihnen minderjährig.
Jede einzelne Person ist wichtig, jedes
Schicksal, jede Fähigkeit, die bei den
Workshop-Teilnehmern geweckt wird,
fliesst in das entstehende Kunstwerk ein.

Ihre multidisziplinäre Arbeitsweise
ist aber auch ihremWerdegang geschul-
det: Parallel zum Studium der Kunst-
geschichte in Neapel, das sie mit einem
PhD abschliesst, lässt sich Senatore
seinerzeit am Konservatorium zur Vio-
linistin ausbilden und ist später auch in
einem professionellen Orchester tätig.

Anschliessend studiert sie am Centro
Sperimentale di Cinematografia in Rom
und spezialisiert sich auf das Thema
Fotografie und Belichtung. Während
acht Jahren arbeitet sie auf Filmsets und
beginnt in dieser Zeit ihre künstlerische
Tätigkeit.Denn ihre wahre Leidenschaft
gilt der Kunst und der radikalen Frei-
heit, die diese bietet.Was sie aus diesen
anderen Feldern mitnimmt, ist die Be-
deutung der menschlichen Zusammen-
arbeit, das «orchestrale» und «chorale»
Element, wie sie es nennt.

Diese Zusammenführung unter-
schiedlicher Stimmen und Praktiken
macht den Kern ihres aussergewöhn-
lichen Œuvres aus. Die Künstlerin
schafft so keine Werke für den viel-
kritisierten «Elfenbeinturm», es gelingt
ihr vielmehr, ihre Arbeit nicht nur für

ihre «Mitarbeiter», sondern auch für
die Betrachter inklusiv zu gestalten.
Ihre Arbeit finde hauptsächlich auf der
Strasse statt, sagt sie.

Das ultimative Ziel

Damit spielt Senatore unter anderem
auf die Paraden an, die sie im öffent-
lichen Raum veranstaltet. 2012 schuf
sie für diese Art der kollektiven Arbeit
mit dem Körper das Gefäss «School of
Narrative Dance» (SOND). Im Vorfeld
der Paraden, die häufig in einem Kunst-
kontext wie etwa 2018 an der Manifesta
in Palermo stattfinden, startete Senatore
einen Aufruf. Gesucht wurden in erster
LinieAmateure jedenAlters aus unter-
schiedlichen Bereichen:Musik,Gesang,
Volkstanz, Akrobatik, Ballett oder an-
dere Körperaktivitäten wie Parkour.

Es geht ihr hierbei jeweils nicht um
einstudierte Choreografien – sie selbst
könne gar nichts von diesen Dingen,

betont sie. Doch wo es Bewegung gebe,
gebe es Leben. Aufgrund eigener posi-
tiver Erfahrungen arbeitet Senatore
bei ihren Workshops meistens mit der
Methode der somatischen Therapie,
einem körperorientierten Ansatz, der
auch zur Traumabewältigung einge-
setzt wird. Sie verwandelt damit Wis-
senschaft in Kunst. Auch Ökonomen,
Neurowissenschafterinnen, Soziologin-
nen oderTherapeuten gehören zu ihrem
Netzwerk. Das ultimative Ziel bleibt
indes das Erschaffen eines Kunstwerks.

Im Fall der Aktionen und Para-
den sind dies ephemere Kunstwerke.
Aber alle ihre Arbeiten, auch jene, die
Sammlerinnen und Sammler in der
Galerie erwerben können, gründen
auf der Kollaboration und dem Aus-
tausch mit Menschen. Dabei sieht sie
sich nicht als Therapeutin. Dennoch
habe sie im Verlauf der Jahre gemerkt,
dass genau dies ihr Talent und der Sinn
ihres Lebens sei: Energien unterschied-

licher Menschen zusammenzubringen
und dafür zu sorgen, dass sie sich besser
fühlen.

Kollektive Rituale

Senatores Arbeit sagt deshalb viel über
das grundlegende Potenzial von Kunst
an und für sich aus: Aufgrund ihrer
Kollaborationen in unterschiedlichen
kulturellen Kontexten, etwa mit «Black
Lives Matter» oder mit «Pussy Riot»,
stellt sie einen kulturübergreifenden
Mangel fest, der sich schmerzhaft durch
die heutige Zeit zieht: das Fehlen eines
Gefühls von Zugehörigkeit. Diese Krise
sei ein globales Phänomen. Das Gegen-
gift dazu liegt in Marinella Senatores
Augen in kollektiven Ritualen, in der
Möglichkeit, durch sie ein neues Gefühl
von Gemeinschaft zu erschaffen. Solche
Rituale innerhalb des Systems der Kunst
zu erschaffen, ist eine der Optionen, die
zu funktionieren scheinen.

Die Künstlerin legt auch besonde-
renWert auf die Produktion ihrer nicht-
ephemeren Werke. Einzelne Arbeiten
wie Collagen oder Zeichnungen ent-
stehen in ihrem Atelier in ihrer Woh-
nung in Rom. Andere Werke sind hier-
für zu gross und zu komplex. Die rie-
sigen Luminarien etwa lässt sie in
Manufakturen in Apulien herstellen –
dort greifen lokale Künstler und Hand-
werker auf einen grossen Erfahrungs-
schatz zurück.Kein Ort in Süditalien, an
dem an Feiertagen nicht solche Leucht-
skulpturen erglühen, eine Tradition, die
auf die Zeit des Barocks zurückgeht.
Damals begannen Machthaber damit,
im öffentlichen Raum Feste für die Be-
völkerung auszurichten. Die Ikonogra-
fie dieser temporären Lichtarchitektu-
ren und festlichen Inszenierungen inspi-
riert heute die Arbeit Senatores.

Ihre Lichtskulpturen aktivieren die
Dynamik des gemeinsamen Feierns
für ihre Botschaften. Sie nutzt das kol-
lektive und archetypische Dispositiv
des Fests und liest dieses als Form des
Widerstands. Ihre riesigen leuchtenden
Strukturen schaffen neue öffentliche
Räume und werden dabei gleichzeitig zu
Trägern von Parolen, die durchaus sub-
versiven Charakter haben. «FESTA!»
hiess auch die diesjährige Einzelausstel-
lung im Mailänder Sitz von Mazzoleni,
ihrer italienischen Galerie. Und diesen
Titel meint sie durchaus politisch.

Die Dimension widerspiegelt sich
auch in ihren neusten Textilarbeiten,
einerMischform aus Banner,Zeichnung
und Collage. In Senatores Fall sind die
«arazzi» (Banner) keine Werbeträger,
sondern eigentliche Manifeste der
Menschlichkeit. Seit einiger Zeit lässt
sie ihre gestickten Textilarbeiten in der
Chanakya School of Craft in Mumbai
produzieren. Die Organisation unter-
richtet marginalisierte Frauen, gibt
ihnen Arbeit und ein Auskommen –
ein Leben in Würde und eine Zukunft.
An den Werken der Künstlerin arbei-
ten jeweils zehn Menschen. Indem Se-
natore solcheVereinigungen unterstützt
und mit ihren Formaten neue Gemein-
schaften schafft, ehrt und feiert sie die
Kraft des menschlichen Zusammenhalts.
Und das gibt auch uns Betrachtern viel.

Marinella Senatore, «Dance First Think Later», 2023,München, ©Pro Litteris. BARBARA DONAUBAUER/ ZVG THE ARTIST AND MAZZOLENI, LONDON/TORINO

Ihre Banner sind
keine Werbeträger,
sondern Manifeste
der Menschlichkeit.

Marinella Senatore, bildende Künstlerin.
MAZEN JANNOUN / ZVG THE ARTIST AND MAZZOLENI, LONDON/TORINO

Marinella Senatore, «We Rise by Lifting Others», Baden-Baden, 2022, ©Pro Litteris.
VALENTIN BEHRINGER / ZVG BADEN-BADEN EVENTS GMBH, THE ARTIST AND MAZZOLENI, LONDON/TORINO

In Aktion
erleben
Am 21.August 2026 werden in St.Moritz
im Rahmen des Formats «Reflection»
zwei Lichtinstallationenmit einer eigens
für den Ort entwickelten Parade einge-
weiht. Bis am 31.Dezember 2026 richtet
die Galleria Nazionale d’Arte Moderna
e Contemporanea (GNAMC) in Rom
Marinella Senatore eine Einzelaus-
stellung aus. Und die Arbeiten für «The
Human Safety Net» in Venedig sind bis
am 22. März 2027 zu sehen.

Marinella Senatores
radikale Freiheit

Menschliche Zusammenarbeit ist für die Süditalienerin der Kern ihrer Werke.
Marinella Senatore baut mit Randständigen und Gefängnisinsassinnen

echte Gemeinschaften auf. Dabei kommen Werke heraus, die Beachtung finden.
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SABINE B. VOGEL

Der Raum wirkt wie ein Versteck.
Dunkel, überfüllt bis unter die Decke.
Keilrahmen lehnen an derWand, Bilder
stapeln sich unter der Zwischendecke,
und überall sind Bücher. Hier arbeitet
Vyacheslav Akhunov, Jahrgang 1948.
Als er in den 1980er Jahren hier einzog,
war Usbekistan noch Teil der UdSSR.
Sein Atelier, dazu nebenan im Platten-
bau noch ein Apartment, war mietfrei –
ein Privileg.Der Preis: linientreueMale-
rei im Stil des Sowjetischen Realismus.

Akhunov lächelt, wenn er davon er-
zählt. «InMoskau wusste das niemand,»
sagt er, «aber eigentlich war ich immer
Konzeptkünstler» – nicht nur einer der
ersten Stunde, sondern in Usbekistan
überhaupt der allererste,ergänztGayane
Umerova. «Mit Akhunov beginnt die
zeitgenössische Kunst in Usbekistan.»

Umerova leitet seit 2017 die staatliche
Art and Culture Development Founda-
tion (ACDF). 2017 ist kein zufälliges
Datum. Es ist ein Schlüsseljahr für das
zentralasiatische Land, das nach der
Unabhängigkeit 1991 lange von demDik-
tator Islam Karimov regiert wurde. 2016
kam Shavkat Mirziyoyev an die Macht

und öffnete das zuvor stark abgeschottete
Land. Er schaffte das Ausreisevisum ab,
reformierte dieVerwaltung und lockerte
die staatlichen Kontrollen – auch in der
Kulturpolitik. Lag zuvor der Fokus auf
«positiver» nationaler Geschichte, weht
jetzt unter dem Slogan «Brücke zwischen
Tradition und Moderne» ein frischer
Wind durch das Land.

Boten einer neuen Zeit

38 Millionen Einwohner leben heute in
Usbekistan, fast die Hälfte ist unter 25.
Für sie sollen Jobs in derKreativindustrie
entstehen.AberKultur dient auch als Soft
Power, um demLand ein neues Image zu
verschaffen und es als Player auf die glo-
bale Kunstweltkarte zu heben. Der Ein-
stieg dazu führt in die Vergangenheit.
Handwerk, Ornament, Material. Und
Architektur: die «Taschkent-Moderne».

Nach dem verheerenden Erdbeben
1966 beschloss die russische Zentral-
regierung, Taschkent als «Schaufens-
ter des sowjetischen Orients» neu auf-
zubauen. Moderne, aber mit weissen
Beton-Arabesken und blauen Keramik-
ummantelungen. So wurden die Fassa-
den zu Boten einer neuen Zeit.

Später verschwand vieles hinter
Reklameflächen. Die sind mittlerweile
verboten. Ikonische Bauten wie der
«Palast der Völkerverständigung» oder
das ehemalige Stalin-Museum werden
renoviert, gleichzeitig sind neue Museen
geplant, das vonTadaoAndo entworfene
Universalmuseum und das CCA (Cen-
ter for ContemporaryArt) in Taschkent.
Eigentlich hätte es schon im März eröff-
nen sollen, aber das wäre «in Zeiten des
Irankriegs unpassend», so die im Iran ge-
borene künstlerische Leiterin Sara Reza.

Architekt Olivier Marty vom franzö-
sischen Studio KO, der die 1912 gebaute
ehemalige Remise umbaut, verrät im
Gespräch, dass auch noch einige Details
fertiggestellt werden müssen, bevor das
Ausstellungs- und Residency-Programm
im September startet. Das eigentliche
Herzstück der neuen usbekischen Kul-
turpolitik liegt jedoch weiter westlich,
im ehemaligen Oasenstaat Buchara: Im
November 2025 eröffnete erstmals die
dortige Biennale, die weit mehr ist als
eine Ausstellung.

Sie ist vielmehr ein Türöffner, um
der Bevölkerung die zeitgenössische
Kunst nahezubringen. Und eine Schule,
in der eine neue Generation von Kura-

toren ausgebildet wird – einige durften
sogar den Usbekistan-Pavillon auf der
61. Biennale Venedig kuratieren.

Und zugleich ist die Biennale in
Buchara auch ein Manifest: «Uns geht
es nicht darum,mit den Kulturprojekten
eine usbekische Nationalität zu be-
tonen», sagt Umerova, «sondern tradi-
tionelles Kunsthandwerk zu erhalten
und mit zeitgenössischer Kunst zu ver-
binden.» 70 Werke, verteilt über die re-
staurierte Altstadt, entstanden in enger
Kooperation mit nationalen Kunsthand-
werkern aus Keramik,Textil,Teppichen –
Handwerk wird neu entdeckt.

In einer Karawanserei, diesen frühen
Herbergen entlang der Handelsrouten
mit den vielen kleinen Kammern rund
um einen offenen Innenhof, zeigte der
ägyptische Superstar Wael Shawky in
der Sonne leuchtende, mit filigranen
Bildmotiven behauene Messingreliefs.
«Meine Arbeit erforscht die Nostalgie
islamischer Erinnerungen», erklärt er.
DieMotive würden der Miniaturmalerei
entstammen, das Material erinnere an
das für diese persische Kunst typische
Blattgold.

Marina Perez Simão verwandelte
den gesamten Innenhof in ein farbiges

Keramikmusterfeld. «Wir wollen eine
internationale Kulturdiplomatie und
im Land neue Infrastruktur aufbauen»,
fasst Umerova die Strategie zusammen.
«Aber wir sind vorsichtig. Wir wollen
nicht zu viel unterstützen, sondern inspi-
rieren, um eine unabhängige Kunstszene
entstehen zu lassen.» Dazu allerdings
fehlt es noch an Wesentlichem. Samm-
ler? Kaum.Ein Kunstmarkt? Eher nicht.
Auf die Frage, wo der Konzeptkünstler
Akhunov denn verkauft habe, antwortet
er knapp: «Gar nicht!»

In der Sowjetzeit kaufte nur der
Staat – und dem bot er seineWerke erst
gar nicht an. «Meine Kunst war verbo-
ten.»Zu subversiv:Aus demdicken, staat-
lich herausgegebenKatalog «Sowjetische
Kunst» entfernte er alle Seiten und füllte
das Buch neu mit seinen Collagen. Seite
um Seite Silhouetten von Lenin, aus-
gefüllt mit Zeitungsausschnitten und
Bildmotiven von nackten Frauen bis zu
kunsthistorischen Bilddetails.

Auch seine Leinwände sind streng
konzeptuell, eine beschrieb er dicht mit
den Worten «atme langsam und leise».
Die Worte beziehen sich auf Mantras,
auf die Macht der endlosen Wieder-
holungen. Er habe damals leise und un-

Installation während der ersten Biennale in Buchara, die vom 5. September bis 23. November 2025 stattfand:
Marina Perez Simão in Kollaboration mit Bakhtiyar Babamuradov, 2024–2025. FELIX ODELL / ZVG ACDF, BUKHARA BIENNAL 2025

Blick in denPavillonUsbekistans an der 61.Biennale diVenezia:(hinten)A.A.Murakami,
«The Sun Sets in a Shell», 2026 (hergestellt mit Unterstützung von Mandarin Knitting
Technology und Zegna Baruffa Lane Borgosesia), (vorne) Zi Kakhramonova’sArchive
of Lost Forms, «TheAural Sea» (Installationsansicht), 2026. PD

Usbekistan: Ein Land entdeckt
in der Kunst seine Zukunft
Ein Zentrum für Gegenwartskunst in Taschkent, eine Biennale in Buchara und ein Pavillon in Venedig:
Usbekistans Aufbruch in die Moderne vollzieht sich zwischen Handwerk und Konzeptkunst.
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sichtbar existieren müssen, erklärt er.
Heute hat sich die politische Lage für
Künstler klar verbessert. Verboten ist
nichts mehr, weder Tapisserien noch
«Muslim Magic», wie Akhunov die auf
schamanischenTraditionen basierenden
Praktiken nennt.

Freiheit schafft aber noch keine
Infrastruktur. Zwar gibt es erste Gale-
rien, «Regeneration Art» und «Bon
Factum» in Taschkent, «Art Station» in
Samarkand, trotzdem gilt: «Kunst ist noch
nicht Teil der Gesellschaft», erklärt Zi
Kakhramonova.Sie gehört zu den sieben
Kunstschaffenden,die den PavillonUsbe-
kistans an der 61. Biennale in Venedig
bespielen. Dort dreht sich alles um den
Aralsee.Einst der viertgrösste Binnensee
derWelt, ist er heute eineWüste.

Der verschwundene See

«Willkommen im Zentrum des Umwelt-
desasters», fasst es unser Führer Jussuf
zusammen: 1985 sei in Moynak, einer
einst blühenden Hafenstadt der auto-
nomen, aber stark in Usbekistan inte-
grierten Republik Karakalpakstan, die
Wassergrenze fünf Kilometer zurück-
gegangen, erzählt er. Das war kein Zu-
fall. Denn das Ende des Sees wurde
in den 1960er Jahren bewusst von der
Sowjetunion durch Umlenkung der
Zulieferflüsse ausgelöst, um Felder zu
bewässern und auf der Seefläche neue
Anbauflächen für Baumwolle zu schaf-
fen – ein fataler Plan.

Heute sind 90 Prozent des in Usbeki-
stan gelegenen Sees Steppe. Nur 12000
Einwohner leben noch dort, der Flug-
hafen ist nahezu nie in Betrieb, der
hohe Zaun wurde von den starkenWin-
den umgerissen und nie repariert.Uner-
müdlich treiben dieseWinde die im aus-
getrockneten See abgelagerten Schad-
stoffe, Salz- und Sandpartikel auf die
Felder. Zweimal jährlich müssen sie
mit Wasser geflutet werden, um über-
haupt bestellt werden zu können. Am
ehemaligen Ufer verrotten einige ver-
rostete Schiffe in der Steppe. Zwei da-
mals brandneue Schiffe wurden 2010
anlässlich des Besuchs des UN-Gene-
ralsekretärs auf dem Sand platziert, um
die Situation drastisch zu zeigen. Später
kamen weitere hinzu, die wie in einem
Hafen als Skelette zwischen den syste-
matisch angepflanzten Saxaul-Büschen
liegen. Diese Pflanzen sind extrem salz-
und trockenheitsresistent und sollen die
Aralkum-Wüste stabilisieren.

Um diesen See dreht sich alles im
diesjährigen Beitrag Usbekistans auf
der Biennale in Venedig. Zu den Teil-
nehmern gehört auch die erst 21-jährige
Aigul Sarsen. Sie lebt in Nukus, der rund
drei Autostunden vomAralsee entfern-
ten Hauptstadt von Karkalpakstan. Ihr
Atelier hat sie in einem leerstehenden
Haus, zusammen mit «mehr als zehn
anderen Künstlern», sagt sie – die ge-
naue Zahl weiss sie nicht. «Wir treffen
uns kaum, jeder arbeitet für sich.» Für
Venedig hatte sie nur wenige Monate

Zeit, ihre Skizzen und expressiven Bil-
der sieht sie als Zeichen der «Hoffnung,
dass der See zurückkommt». Den See,
den sie nie erlebte, imaginiert sie als
Göttin, als weibliches Hybridwesen.

Verbotene Kunst

In Nukus steht auch das faszinierende,
1966 gegründete Savitsky-Museum, be-
nannt nach dem Sammler Igor Savitsky,
der über 100000 Werke vor allem
aus den 1920er Jahren sammelte. Es
wird auch das «Museum der verbote-
nen Kunst» genannt, denn Werke von
Aleksandr Sardan, Sergey Shigolev oder
Vasiliy Lilsenko waren damals verbo-
ten. Sie werden hier unter dem Begriff
«Avanguardia Orientalis» zusammen-
gefasst. Diese Bilder leben nicht vom
Exotischen, sondern sind in der Region
verwurzelt – die Wüste, die in wahren
Farbfeuern dargestellten Karawanen-
routen und Oasen.

Im Museumsshop werden vergilbte
Poster angeboten. In unserem Hotel in
Nukus stehen sogarAcrylbilder zumVer-
kauf,ohneNamensnennung,aneinander-
lehnend, pro Bild 600000 Sum, das sind
rund 43 Euro. Usbekistan steht noch
am Anfang des Wegs zu einer funktio-
nierenden Kunstszene. Aber vor allem
durch die Biennale in Venedig ist der
globale Markt bereits erreicht. Einige
Künstler der letzten Biennale haben be-
reits weltweiteAusstellungen,wie Saodat
Ismailova im Swiss Institute inNewYork.

Darauf hofft auch Akhunov, der im
Parallelprogramm der Biennale in Vene-
dig prominent präsent ist. Zwar nahm er
schon 2012 an der Documenta teil, wo
«1m 2» ausgestellt war:400 leere Streich-
holzschachteln, die Innenseiten bemalt,
beklebt, beschrieben – eine Mikro-Aus-
stellung, die jederzeit wieder verborgen
werden kann.Aber erst jetzt kann er mit
der grossen Retrospektive in dem präch-
tigen Palazzo Franchetti sein ganzesWerk
zeigen. Gleich im Eingang gehen wir
durch den vier Meter hohen «Triumphal
Arch» (1979/2026)mit 365Metallscheren
in den Wänden – die Schere als Symbol
für Zensur und staatliche Kontrolle.

In den «Mantras of the USSR» zer-
legt Akhunov die ideologische Sprache
der UdSSR. In «Instrument of Minds»,
so der Titel, gehe es nicht um Ver-
gangenheit, sagt er, sondern darum,
«wie Gedanken überleben». Seine
Gedanken inspirieren jetzt eine neue,
junge Generation, für die Konzept-
kunst selbstverständlich ist, wie Zi
Kakhramonova. Sie will den verlorenen
Aralsee nicht als Katastrophe zeigen,
betont sie. Ihr «Archive of Lost Forms»
steht mitten im Raum, gefüllt mit Salz,
aus dem wie aus einer anderen Zeit
Keramik-Kreaturen auftauchen. Den
Verlust der Biodiversität des Aralsees
kontert sie mit imaginierten Formen.
Usbekistan, das wird in den Projekten
deutlich, entdeckt Kunst nicht nur als
kulturelles Erbe, sondern als Möglich-
keit für Zukunft.

Blick insAtelier vonVyacheslavAkhunov
in Usbekistans Hauptstadt Taschkent. PD

Installation «Blue Room» in Buchara:Abdulvahid Bukhoriy in Kollabo-
ration mit Jurabek Siddikov, 2024–2025. FELIX ODELL / ZVG ACDF, BUKHARA BIENNAL 2025

Installationsansicht «Instrument of Minds» während der 61. Biennale di Venezia im
Palazzo Franchetti:Vyacheslav Akhunov, «Triumphal Arch», 1979/2026. GERDASTUDIO

Zwischen Salz und
Steppe: Der

ausgetrocknete
Aralsee als

künstlerisches Thema
einer Nation.
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Mumbai erfindet
das Museum neu
Die reichste Familie Indiens hat eine Institution für
Gegenwartskunst und Kultur ins Leben gerufen, die
auch im Westen Schule machen könnte. Es gibt aber
auch noch anderes, das Europa von der boomenden
Kunstszene Indiens lernen kann.

LAURA HELENA WURTH

Was alles kann ein Ort, an dem Kunst
gezeigt wird, heute eigentlich sein? Das
Nita Mukesh Ambani Cultural Centre,
kurz NMACC, erprobt gerade eine neue
Art von Museum.Die junge Kulturinsti-
tution in der Museumslandschaft Mum-
bais wurde 2023 von Nita Ambani ge-
gründet, der Ehefrau des schwerreichen
Unternehmers und Erben Mukesh
Ambani. Die Ambani-Familie gilt als
einflussreichste Wirtschaftsdynastie
Indiens: Ihr Vermögen stammt aus der
Ölindustrie, diverse Familienmitglieder
stehen regelmässig auf den «Forbes»-
Listen der reichsten Menschen derWelt.
Und seit 2024, der spektakulären Hoch-
zeitAnantAmbanis, des Sohns des Paars,
sind die Ambanis auch im Westen ein
Begriff – neben anderen hochkarätigen
Prominenten wurden etwa Rihanna und
die Kardashians eingeflogen, die Festi-

vitäten sollen gemäss unterschiedlichen
Berichten bis zu einer Milliarde Dollar
gekostet haben.

Das NMACC lanciert in Mumbai
ein ambitioniertes Kunst- und Kultur-
programm. Es holt international renom-
mierte Künstler wie Doug Aitken oder
Toiletpaper,das Projekt der beiden italie-
nischen Künstler Maurizio Cattelan und
Pierpaolo Ferrari, nach Mumbai und er-
möglicht ihnen Neuproduktionen, die
dann im Art House ausgestellt werden.
Gleichzeitig versucht die Kulturinstitu-
tion, indischeKünstler auf die internatio-
nale Bühne zu heben und zeitgenössische
indische Kunst angemessen zu repräsen-
tieren. So hat das NMACC gemeinsam
mit dem indischen Kulturministerium
den indischen Pavillon auf der diesjähri-
gen 61. Biennale in Venedig massgeblich
unterstützt. Nach einer siebenjährigen
Pause widmet sich der Pavillon der Frage
nachHeimat.Auch damit,was sie bedeu-

tet,wie sie aussieht undwiemanmit dem
Konzept «Heimat» umgehen kann,wenn
man sie verloren hat.

Mehr Aufmerksamkeit

Indien ist kein regelmässiger Gast in
Venedig. Zum ersten Mal war das be-
völkerungsreichste Land 2011 vertre-
ten, dann erst wieder 2019. Angesichts
der steigenden Bedeutung der süd-
asiatischen Märkte für Kunst, einer
rasch anwachsenden Sammlerzahl und
des sich stetig mehrenden Wohlstands
scheint die Zeit aber reif zu sein, Indien
auf der nach wie vor wichtigsten Kunst-
ausstellung der Welt zu repräsentieren.
Während aber das NMACC in Mum-
bai als eine Art grosses Erlebniscenter
fungiert, bleibt der Pavillon in Vene-
dig klein, fein und in gedimmtes Licht
getaucht. Die schmale Tür, die zu der
Ausstellung führt, ist leicht zu über-

sehen. Schliesst sie sich aber hinter
einem Besucher, lässt dieser Italien ge-
fühlt hinter sich – die fünf künstleri-
schen Positionen Indiens erscheinen,
wohl gewollt, geradezu traditionell.
Unter dem Titel: «Geographies of Dis-
tance: Remembering Home» versam-
meln sich raumgreifende Arbeiten aus
Holz, Bambus, Lehm und Pappmaché
von Künstlern, die aus unterschied-
lichen Regionen Indiens stammen. An
einer Wand ziehen sich riesige Blüten
von Ranjani Shettar entlang, während
auf der anderen die Umrisse eines Hau-
ses, fein wie ein delikates Kleid gewebt,
schweben.

Die mit vielfachen Auszeichnungen
bedachte indisch-amerikanische Künst-
lerin Sumakshi Singh hat aus Seide,
Baumwolle und Nylon feine Gebilde
geschaffen, die wirken, als erschiene ein
lang vergessenes Zuhause nur noch im
Traum. Sie sind zwar noch sicht- und

erahnbar, scheinen aber bereits im Zu-
stand des Verschwindens begriffen zu
sein. In Zeiten der Massenmigration,
in der Abertausende Menschen ihr Zu-
hause in der Hoffnung auf ein besseres
oder auch nur ein sicheres Leben ver-
lassen müssen, entfaltet diese Arbeit
eine ganz eigene Dringlichkeit.

Den fragilen Moment dazwischen
zeigt auch der in Neu-Delhi lebende
Künstler Asim Waqif. Seine Installa-
tion besteht aus grossen, grob zusam-
mengezimmerten Bambusstämmen, die
sich direkt am Eingang türmen. Sie las-
sen nicht erkennen, ob hier eine Struk-
tur zur Behausung abgerissen oder erst
errichtet wird. Alle gezeigten Arbei-
ten beschreiben in unterschiedlichster
Weise diesen schwebenden Zustand,
der sehr viele Menschen im riesigen
Land vereint: Ankommen, aufbauen,
weitergehen, wieder ankommen und
erneut aufbauen…

Das Art House ist ein vierstöckiger, rund 1500 Quadratmeter grosser Ausstellungsbereich im Nita MukeshAmbani Cultu-
ral Centre (NMACC), die multidisziplinäre Kultureinrichtung in Mumbai wurde am 31.März 2023 eröffnet. FOTOS: NMACC
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Dass das NMACC sich jetzt an der
Finanzierung dieser Präsentation indi-
scher Kunst auf der grössten internatio-
nalen Kunstbühne derWelt beteiligt, ist
nicht überraschend.Die Biennale hat in
einer Welt mit immer neuen Konflikt-
herden vor allem auch eine grosse Be-
deutung alsAustragungsort für Kunst als
sogenannte Soft Power. So nutzt auch
eine der einflussreichsten indischen
Familien diese Bühne.

Eine Sonderstellung

InMumbai befindet sich dasNMACC im
Business District in einem eigens errich-
teten Gebäude, das eher an eine grosse,
architektonisch wild gestaltete Mall als
an indische Tradition erinnert. Hier ent-
spricht wenig dem Klischee überfüllter
indischer Strassen oder reichverzierter
traditioneller Tempel und Paläste. Die
Strassenzüge sind leergefegt, die Men-

schen befinden sich in klimatisierten
Innenräumen von Hotels, Malls und
Konferenzzentren, die die Architektur
dieses Viertels bestimmen.

Das Art House, in dem die Ausstel-
lungen stattfinden, ist nur ein Teil des
NMACC. Hinzu kommt das glitzernde
Convention Centre, das neben einem
der grössten Personenaufzüge der Welt
dreiTheater, etliche Säle für private Fei-
ern,mehrere Restaurants und Cafés, so-
wie einen «Infinity Room» von Yayoi
Kusama umfasst, in den Besucher und
Besucherinnen eintauchen können.
Durch die Lobby ist auch schon einmal
für eineAutoshow ein Porsche gefahren.

Im gesamtenGebäude hängenWerke
indischer Künstler, im Erdgeschoss prä-
sentierenKunsthandwerker aus verschie-
densten Regionen Indiens in kleinen
Kojen ihreArbeiten.Es ist eineArt Resi-
denzprogramm, bei dem die verschiede-
nenKünste, von der Schmuckproduktion

über das Teppichweben, präsentiert wer-
den.Die Kunsthandwerker und Künstler
leben und arbeiten hier über mehrere
Monate. Die Kunstausstellungen sind
eingebettet in eineVielzahl von kulturel-
len Ausdrucksformen, die hier alle ihren
Platz finden. Jemand, der für ein Musi-
cal gekommen ist, kann auch noch in der
Kunstausstellung landen und jemand,der
die Kunst sehen wollte, erfährt zusätzlich
auch gleich Interessantes etwa über eine
spezifische traditionelle Webtechnik aus
einer Region Indiens.

Eine solcheDurchmischung der Gen-
res und Repräsentationsformen sucht
man in der oft kategorisierten und klas-
sifizierten europäischen Museumswelt
vergeblich. Dabei kommt diese Durch-
mischung vielleicht einer modernen
Idee des «Museion» am nächsten: ein
Museumsbezirk, in dem gelebt, gearbei-
tet und geforscht wird. So war denn auch
in der Antike das «Museion» kein Ein-

zelbau, sondern eher ein Hain mit vie-
len kleineren Gebäuden, ein lebendiger
Ort, an dem nicht nur Kunst in diversen
Formen hergestellt und erlebt, sondern
auch gegessen, getrunken und zuweilen
wohl auch geschlafen wurde.

Nicht nur aufgrund dieses Konzepts
der Vielfältigkeit nimmt die Institution
NMACC innerhalb Mumbais eine Son-
derstellung ein, die sich deutlich von
den anderen Museen und Kulturorten
der Millionenstadt abhebt. Es ist auch
grösser und besser finanziert als die
öffentlichen Museen und kann deshalb
auch Ausstellungen beherbergen, die
bestimmte klimatische oder technische
Voraussetzungen benötigen.

Wachsender Kunstmarkt

Auch Indiens Galerien für zeitgenössi-
scheKunst drängen auf den internationa-
lenMarkt.Sie stärken durch gemeinsame

Organisation ihre Positionen.So eröffnen
die Galerien etwa jeweils am Mumbai
GalleryWeekend gemeinsam die Saison,
um die Vielfältigkeit der Kunstszene zu
zeigen.Seit 2023 findetmit derArtMum-
bai in der Stadt auch jährlich eine inter-
nationale Kunstmesse statt. Dort stellen
neben indischen auffallend viele inter-
nationale Galerien aus. Sich internatio-
nal in der Kunstwelt zu vernetzen und
als eigenständiger Akteur aufzutreten,
scheint immer wichtiger zu werden.

Nach der Coronapandemie hat das
ökonomische Wachstum Indiens rasant
zugenommen, was sich auch in dem stei-
genden Interesse an zeitgenössischer
Kunst niederschlägt. Zeitgleich weitet
sich der Blick der westlichenKunstwelt –
lohnend ist allemal, die Entwicklung der
Kulturlandschaft Indiens imAuge zu be-
halten.Das eine oder andere europäische
Museum könnte sich vom Konzept des
NMACC durchaus inspirieren lassen.

Blick in dieAusstellung «RunAs SlowAsYou Can» vonToiletpaper, die vom 22. Juli
bis 22. Oktober 2023 im Nita Mukesh Ambani Cultural Centre gezeigt wurde.

«Geographies of Distance: Remembering Home»: Blick in den indischen Pavillon an
der 61. Biennale di Venezia (Arte), die noch bis am 21. November 2026 läuft. JOE HABBEN

Mukesh Ambani mit Ehefrau Nita – sie
hat das Museum in Mumbai gegründet.

Foto: Phillip Reed Photography
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Pablo Picasso
«Personnages», 1965

1965 gemalt und am 11. April desselben Jahres vollendet,
gehört das Werk «Personnages» zur späten Schaffens-
phase von Pablo Picasso, in der die menschliche Figur
mit besonderer Dringlichkeit in sein Schaffen zurück-
kehrte. Das nahezu zwei Meter breite Ölbild auf Lein-
wand konzentriert sich auf eine Figur, die an den Torero
erinnert – eines der beständigen Motive Picassos. Zu
diesem Zeitpunkt trug der Matador bereits Jahrzehnte
persönlicher und künstlerischer Bedeutung in sich:
von den Stierkämpfen seiner spanischen Kindheit bis
hin zur späten Werkphase, in der er zu einer Figur des
Spektakels und der existenziellen Entblössung wurde.
Picassoplatziert ihn inmitten einerGruppe vonFiguren,
dieunterschiedlichePhasenseinesSchaffensaufrufen.
Einweiblicher Akt wendet demBetrachter denRücken
zu, wobei das Gesäss zentral in den Bildraum gerückt
ist. Rechts erscheint ein Profilkopf in breiten, kubisti-
schen Linien. Ein weiterer runder Kopf zeigt blaue und
gedämpft rosafarbene Töne überGesicht undSchultern.
Der Hintergrund bewegt sich durch diffuse Grau- und
Petrolblaunuancen, akzentuiert von einigen goldenen
Elementen rund um den Torero. Die Figuren sind wie auf
einer Bühne in einer Reihe vor dem Betrachter ange-
ordnet, während ein breites Feld der Leinwand bewusst
offen bleibt.

DasGemäldeentstand, alsPicassodreiundachtzig Jahre
alt war und zunehmend zurückgezogen im Süden Frank-
reichs lebte. 1961 hatten er und seine Frau Jacqueline
Roque sich in Mougins niedergelassen, wo sich seine
letzte Schaffensperiode entfaltete. Zu diesem Zeitpunkt
hatte Picasso bereits fast acht Jahrzehnte damit ver-
bracht, seine Bildsprache immerwieder neu zu erfinden.
Die emotionale Strenge der Blauen Periode, die aufge-
brocheneBildstrukturdesKubismussowiediepolitische
Wucht von «Guernica» (1937) lagen bereits hinter ihm.
In den 1950er Jahren hatte er sich zudem intensiv mit
den Alten Meistern auseinandergesetzt und Komposi-
tionen von Delacroix, Velázquez und Manet neu inter-
pretiert. Seine späten Gemälde entstehen aus dieser
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langen Geschichte künstlerischer Neuerfindung
heraus. Sie kehren zu Motiven zurück, die ihn sein
gesamtes Leben begleitet hatten, und überführen
diese zugleich in eine unmittelbare, materiell direkte
Bildsprache.

«Personnages» gehört zu diesem spätenWerkkomplex
sowohl durch seinmonumentalesFormat als auchdurch
die erneute Hinwendung zum Torero als theatralischer
Figur. Zugleich entstand dasWerk in einer Phase inten-
siver Konzentration auf figürliche Kompositionen. 1964
begann Picasso die Serie der «Maler undModell»-Dar-
stellungen, die für sein letztes Jahrzehnt zentral werden
sollte. Akte, Musketiere, Matadore, sitzende Figuren
und zusammengesetzte Köpfe treten in den Arbeiten
dieser Jahre mit auffallender Häufigkeit auf. Das Werk
greift diese späte Figurenwelt auf, bewahrt jedoch
eine eigenständige Struktur: eine dichte Gruppe von
Gestalten, versammelt vor einem offenen Bildraum,
der weitere Erscheinungen möglich erscheinen lässt.

Auch die durch das Art Loss Register (ALR) geprüfte
Provenienz des Gemäldes spiegelt die anhaltende
Aufmerksamkeit wider, die demWerk entgegengebracht
wurde. Nach Stationen in privaten Sammlungen in
der Schweiz und Schweden gelangte es in eine däni-
sche Sammlung und wurde 1999 bei einer Abendauk-
tion von Sotheby’s in London sowie 2010 bei Chris-
tie’s präsentiert. Aus dieser dänischen Sammlung
heraus war «Personnages» zudem Teil der Ausstel-
lung «Picasso: Peace and Freedom» (2010/11), die
von der Tate Liverpool über die Albertina in Wien bis
zum Louisiana Museum of Modern Art in Humlebäk
reiste und das Werk in eine breitere zeitgenössische
Neubewertung von Picassos Spätwerk einordnete.

Presenting Partner

Detaillierte Unterlagen, Provenienzangaben sowie
Informationen zum Ablauf des diskreten Kauf-
angebotsverfahrens stellen wir qualifizierten
Interessenten gerne auf Anfrage zur Verfügung.

Die NZZ agiert bei diesem Angebot als Presen-
ting Partner und präsentiert das Kunstwerk im
Namen einer vermittelnden Galerie. Die NZZ ist
nicht Verkäuferin. Die Galerie vertritt die Interes-
sen des Verkäufers und koordiniert den Kontakt
mit qualifizierten Interessenten. Das Kaufange-
botsverfahren sowie die rechtliche Abwicklung
der Transaktion erfolgen über eine beauftragte
Anwaltskanzlei.

Für das Private-Sale-Dossier wenden Sie sich
bitte an art@nzz.ch. Ihre Anfrage wird an die
zuständigen Experten weitergeleitet.

Unsere Präsenz während der Art Basel
für die Besichtigung des Werkes direkt
im Bahnhof Basel SBB:

Centralbahnstrasse 10, 4051 Basel,
ehemalige Brasserie im Westflügel.

Öffnungszeiten: 15. Juni bis 21. Juni 2026
von 11.00 bis 19.00 Uhr
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Pablo Picasso, «Personnages», 1965
Öl auf Leinwand
Masse: 113×194cm (44,49×76,38 Zoll)
Signiert «Picasso» (Vorderseite, oben rechts), datiert «11.4.65.» (Rückseite)
© Succession Picasso/2026, Pro Litteris, Zürich. Foto: Moritz Beichl
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Die Vereinnahmung der Galerien
durch die künstliche Intelligenz
Im Kunstmarkt wird künstliche Intelligenz tagtäglich und breit genutzt. Eine klare Strategie fehlt jedoch.

ANDREAS RITTER

Der Kunstmarkt und neue Technolo-
gien waren sich über lange Jahre keine
besonders gewogenen Partner. Erst der
durch die Covid-Pandemie über Nacht
und nicht ganz freiwillig erfolgte Para-
digmenwechsel hat den Einsatz neuer
Technologien salonfähig gemacht.Auch
teure Kunst wird heute online gekauft,
Transaktionen werden in der Blockchain
abgebildet und neue KI-Hilfsmittel ver-
sprechen wertvolle Mithilfe in den so
wichtigen Fragestellungen zur Authen-
tizität von Kunst bis hin zur Entlarvung
von Fälschungen.

Das alles hilft, den Kunstmarkt trans-
parenter und rechtssicherer zu machen.
Sogar der Aufstieg und Niedergang des
durchaus zweifelhaften Phänomens der
NFT hat zumindest dafür gesorgt, dass
seither bei der Produktion von Kunst
Fragestellungen zu Technologie, künst-
licher Intelligenz (KI) und geistigem
Eigentum plötzlich auch imKunstmarkt
einen wichtigen Stellenwert einnehmen.

Eine aktuelle Datenerhebung wirft
nun aber ein Schlaglicht auf einen
Bereich, der bisher kaum beachtet
wurde:KI wird im Berufsalltag kommer-
zieller Galerien bereits weit verbreitet
eingesetzt, jedoch weitestgehend ohne
jegliche Aufsicht.

Ohne Steuerung und Strategie

Laut dem im März 2026 publizierten
Bericht «AI in Galleries» des Kunst-
branchennetzwerks FirstThursday geben
84 Prozent der befragten Galerien an,
dass sie KI-Tools in ihrer täglichenArbeit
nutzen. Aber nur 8 Prozent geben an,
über formelle Richtlinien zu verfügen,
die regeln, wie diese Tools eingesetzt
werden sollen. Die Ergebnisse basieren
auf Interviews mit über 100 Fachleuten
aus Galerien weltweit, darunter Inhaber,
leitendeAngestellte undMitarbeiter, die
hauptsächlich in Europa, Grossbritan-
nien und den USA tätig sind.

Der Bericht zeichnet das Bild einer
Branche, die neue Technologien schlei-
chend und stillschweigend einführt,
ohne dabei eine gründliche Steuerung
und Strategie bezüglich Nutzung zu
implementieren. Auch wenn man sich
die Datenerhebung im Detail ansieht,
sind die Schlussfolgerungen bemerkens-
wert bis alarmierend: In den meisten
Fällen wird KI eher informell und aus
eigenem Antrieb von Mitarbeitern ein-
geführt und nicht durch Entscheidungen
der Führungsspitze des Galeriebetriebs.

82 Prozent der Befragten geben an,
dass sie über persönliche Konten auf KI

zugreifen und nicht über von ihrer Gale-
rie eingerichtete und überwachte Tools.
Nur 18 Prozent berichten,dass ihnen spe-
zielle Konten für den Arbeitsplatz zur
Verfügung gestellt wurden.Als zusätzlich
erschwerend wird erkannt, dass die aktu-
ellen KI-Tools nicht speziell für Kunst
und Kunstmarkt und deren spezifische
Bedürfnisse konzipiert sind.Die meisten
Befragten geben an,dass sie viel eher auf
allgemeine Plattformen wie ChatGPT,
Claude undGemini zurückgreifen als auf
kunstspezifische Hilfsmittel aus dem KI-
Bereich, wobei fraglich bleibt, ob es sol-
che überhaupt bereits gibt.

Die so aufgedeckten Lücken wer-
fen Fragen zum Umgang mit sensiblen
Daten auf, zumal in einer Branche, die
traditionell so grossen Wert auf Dis-

kretion legt, um Vertrauen zu schaf-
fen. Ohne klare Richtlinien können
Galeriemitarbeiter vertrauliche Infor-
mationen in offene Plattformen ein-
geben, welche vom Galeriebetrieb
weder überwacht noch kontrolliert
werden können.Hierzu können Namen
und Personalien von Sammlern, Ver-
kaufshistorien, Berichte über den
Zustand von Werken oder etwa Preis-
verhandlungen gehören.

Trotz dieser augenscheinlichen Be-
denken werden KI-Tools ganz offen-
sichtlich bereits für eine Vielzahl von
Aufgaben eingesetzt.DasVerfassen und
Bearbeiten von Texten sind die häufigs-
ten Anwendungsbereiche: 78 Prozent
der Befragten führen aus, KI für den
Entwurf von Pressemitteilungen oder

E-Mails zu nutzen. Mehr als die Hälfte
setzt KI für Übersetzungen ein,während
wiederum andere sie für Social-Media-
Beiträge, administrative Aufgaben,
Marktforschung und gezielt für die
Suche nach Sammlern nutzt.

Die meisten Befragten weisen darauf
hin, dass die zunehmende Komplexität
der tagtäglichen Aufgabenstellungen
des Galeriebetriebs diesen Wandel vor-
antreibt. Fast vier von fünf Galerien be-
richten, dass die Führung ihres Unter-
nehmens in den letzten zwei Jahren
noch einmal aufwendiger geworden
ist; der Verwaltungsaufwand mit stetig
neuen regulatorischen Anforderungen
steigt und Kunstmessen, Logistik und
Versicherungen werden teurer.

Doch anstatt im Rahmen einer for-
mellen digitalen Strategie eingeführt zu
werden, gehorcht der Einsatz von KI in
der Praxis oft bloss einfachen prakti-
schen Bedürfnissen wie der Zeiterspar-
nis bei sich wiederholendenAufgaben in
ohnehin schon überlasteten Teams des
Galeriebetriebs. Die Entwicklung an
sich scheint unvermeidlich, wenn man
sich vor Augen führt, dass das Modell
der Kunstgalerie schon immer auf
kostengünstige Praktikanten undAssis-
tenten angewiesen war.

KI bedroht die echte Expertise

Erstaunlichmutet in diesemZusammen-
hang an, dass Mitarbeiter von Kunst-
galerien nicht in erster Linie befürchten,
ihrenArbeitsplatz zu verlieren.Nur etwa
29 Prozent der Befragten nennen KI als
Risiko für die Beschäftigung. Als viel
grösseres Problem wird die Präzision
und Korrektheit der von KI ermittelten
Rechercheergebnisse erkannt. So geben
zwei Drittel der Befragten an, sie seien
besorgt über minderwertige und fehler-
hafte Inhalte, die vonKI erzeugt werden,
was eine zeitraubende Überprüfung
erfordere.

Gleichwohl ist die Einstellung
gegenüber der Technologie überwie-
gend positiv. 62 Prozent der Befrag-
ten sehen die Einführung von KI im
Kunstmarkt als sinnvolle Entwicklung,
mehr als die Hälfte ist bereit, in neue
Technologie zu investieren, wenn sich
dadurch messbare Vorteile erzielen
lassen. Vor allem aber legen die Er-
gebnisse der Untersuchung eine Kluft
zwischen Galeriemitarbeitern und der
Führungsebene offen: Mitarbeiter nut-
zen eifrig und in Eigenverantwortung
KI-Systeme, erhalten aber kaum An-
weisungen von oben.

DieTatsache, dass die überwiegende
Mehrheit über persönliche Konten auf

diese Tools zugreift, ohne dass es eine
Corporate Governance oder eine ver-
bindliche Datenschutzrichtlinie gibt,
muss ein Weckruf für die ganze Bran-
che sein. Was fehlt, ist die Brücke zwi-
schen den individuellen Versuchen
und institutioneller Verantwortung
mit Datenschutzrichtlinien, Schulun-
gen und speziell entwickelten Tools,
die den vereinzelten privaten Einsatz
in eine nachhaltige und durchdachte
Praxis überführen.

Diese Brücke müssen Galerien schla-
gen. Was freilich am schwersten wiegt,
sind die inhaltlichen Konsequenzen
eines unkontrollierten Einsatzes von KI
im Galerienwesen:Wie kann der Kunst-
händler und Galerist Unterscheidungs-
vermögen, Sicherheit und Vertrauen im
Zeitalter KI-generierter Recherche-
ergebnisse schützen? Wir drohen heute
im Einheitsbrei auf Hochglanz polier-
ter Beiträge und Publikationen, selbst-
bewusst vorgetragener Meinungen und
strukturierter Schlussfolgerungen zu
versinken – und vieles des unter dem
Einsatz von KI Produziertem fühlt sich
fatal durchgestylt, mit Floskeln aus-
geschmückt und geschliffen, nur allzu
oft sogar leer an.

Im Fachgebiet des Kunsthandels
kommt bekanntlichWissen nicht daher,
intelligent zu klingen. Sachlich fun-
dierte Kennerschaft entsteht aus einem
persönlichen Erfahrungsschatz: Er
generiert sich aus jahrelangem Schauen,
Zuhören, Lesen, Streiten, aus zahllosen
Besuchen von Museums- und Galerie-
ausstellungen, von Künstlerateliers und
Kunstmessen. Hinzu kommt das Ver-
ständnis von Künstlern und derenWerk,
von Institutionen und einerVielzahl von
jeweils unterschiedlichen Kunstmärkten
mit ganz eigenen Merkmalen – jenseits
von künstlich gefertigten Exegesen
und verführerisch dargestellten Torten-
diagrammen.

KI hat die Galerienwelt schon weit-
gehend infiltriert. Was im Ergebnis be-
unruhigt, ist indessen nicht die Techno-
logie selbst, sondern die Leichtigkeit,
mit der sie Autorität erzeugen kann,
wenn sie unreflektiert und unkontrol-
liert eingesetzt wird. Für Sammler und
Händler istVertrauen alles.Wenn plötz-
lich jeder wie ein Experte klingt, be-
steht die Gefahr nicht nur in schlech-
tem oder unrichtig formuliertem Inhalt,
sondern im Verlust des Vertrauens in
echte Expertise.

Andreas Ritter ist Anwalt für Kunstrecht in
Zürich und Geschäftsführer des Verbands
Kunstmarkt Schweiz, des Dachverbands für
vier Kunsthandelsverbände.

Dirk Koy, «Shape Study 06», 2019, Fotografie,Animation, Still. DIRK KOY / ZVG THE ARTIST

KI in Galerien: 84 Prozent nutzen sie,
nur 8 Prozent haben Richtlinien.
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10. und 11. September 2026
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Nicht inbegriffen: Annullierungskosten- & Assistance-Versicherung, Sitzplatzzuschläge (Reihe 1-3), Auftragspau-
schale von CHF 25 (entfällt bei Onlinebuchung). Katalogpreis: Gültig bei starker Nachfrage (ab 50% Belegung)
und 1 Monat vor Abreise. Es gelten die ARV von Twerenbold Reisen AG.

Genuss-Flussreise an Bord der Excellence Princess

Weinschiff auf dem Rhein
• In Kooperation mit Selection Schwander
• Besuche exklusiver Weingüter
• Abendessen an Bord inkl. Weinbegleitung

Entdecken Sie den Rhein von seiner genussvolls-
ten Seite und tauchen Sie ein in die faszinie-
rende Welt erlesener Weine. An Bord der ele-
ganten Excellence Princess erwartet Sie eine
stilvolle Flussreise, die kulinarische Höhepunk-
te, beeindruckende Landschaften und exklu-
sive Einblicke in renommierte Weingüter ver-
eint.

Im Kaiserstuhl und Elsass besuchen wir erst-
klassige Weingüter, wie Franz Keller, Konrad
Salwey oder die Domaine Muré. In Deides-
heim entdecken wir das charmante Winzer-
städtchen und das traditionsreiche Weingut
Bassermann-Jordan, wo wir bei einer Führung
durch die historischen Keller spannende Einbli-
cke in die Rieslingproduktion erhalten. Ein wei-
terer Höhepunkt ist Strassburg, das wir bei
einer gemütlichen Bootsrundfahrt erleben,
bevor uns an Bord ein Apéro riche sowie inter-
essante Begegnungen mit Winzerpersönlich-
keiten erwarten. Während der gesamten Reise
verwöhnt uns die Küche mit fein abgestimmten
Menüs und passendenWeinbegleitungen –
eine perfekte Kombination aus Genuss, Kultur
und exklusiven Erlebnissen.

17554 Tage ab CHF

Schiffsreise

Reisedatum 2026

23.10.–26.10.

Typisch Twerenbold
• Fahrt im Königsklasse-Luxusbus
mit viel Beinfreiheit&3er Bestuhlung

• Übernachtung in eleganter
Flussblick-Kabine
• Excellence Genuss-Pension an Bord
• Abendessen an Bord inkl.
Getränke undWeinbegleitungen
• Besichtigung von 3Weingütern
inkl. Degustationen

• Begleitung durch Selection Schwander

Katalog-
preis

Sofort-
preis

1975 1755
2415 2195
2795 2575

400

255 / 495

Buchungscode: sweischi

twerenbold.ch oder
056 484 84 84 Reisekultur, die inspiriert

Das Weingut Salwey am Kaiserstuhl
steht für erstklassige Burgunder-Weine mit
klarer, mineralischer Stilistik, geprägt von
Vulkan- und Lössböden sowie nachhaltiger
Spitzenqualität.

Wil, Burgdorf, Buchrain, Winterthur-
Wiesendangen, Zürich-Flughafen, Aarau,
Baden-Rütihof, Basel, Arlesheim.

Exklusive Einblicke

ImWeinkeller von Konrad Salwey

2-Bett-Kabine, Hauptdeck
2-Bett-Kabine, Mitteldeck
2-Bett-Kabine, Oberdeck

Zuschläge
Junior-Suite
2-Bett Kabine zur Alleinnutzung:
Hauptdeck / Mittel- & Oberdeck

Abfahrtsorte

Pro Person
in CHF

Eine Reise für
die Sinne
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DAGHILD BARTELS

Mit Berlins berühmtem Grunewald
haben die Gründer nichts zu tun. Der
Name ist ein bisschen verrückt, denn
dieser Neuling will anders sein als
die existierenden, etablierten Häuser.
Kunst für alle, speziell für junge Leute,
lautet die Parole – und das funktioniert.
Mit verblüffend rasanten Erfolgen
macht das Auktionshaus am Grune-
wald seit dem Jahr 2023 Schlagzeilen.

Lena Winter und Sebastian Greber
heissen die mutigen Initiatoren, die vor
drei Jahren das Wagnis eingingen, mit
einem neuen Auktionshaus die Szene
zu beleben – mitten im strauchelnden
Kunstmarkt. Winter ist Kunsthistori-
kerin und arbeitete bereits im Milieu,
nämlich neun Jahre für das altetablierte
Auktionshaus Grisebach. Sebastian
Greber handelte mit Design und be-
gann während der Pandemie mit Auk-
tionen in seiner Wohnung. 2023 ent-
schliessen sich die beiden, einAuktions-
haus der neuenArt zu gründen. Sie star-
ten in galerieähnlichen Räumen in der
Nähe des Kurfürstendamms, die jedoch
schnell zu klein werden.

Mit vielGlückkönnen sie imtollenGe-
bäude, das der Berliner Galerist Michael
Haas sich für sein immensesDepot bauen
liess,eineEtagemieten.Jetzt residiert das
Auktionshaus im Norden Charlotten-
burgs und realisiert seine Devise: Kunst-
auktionen anders denken und auf keinen
Fall werdenwie die traditionellenHäuser.
Begeisterung und lockere Atmosphäre
gekoppelt mit Pioniergeist, mit dem das
bewusst kleine Team – fünf Personen,
mehr sollen es möglichst nicht werden –
ansWerk geht, übertragen sich imNu auf
Einlieferer und Käufer.

Sichtbar wird dies bereits bei der
Auktionsvorbesichtigung: Herrscht

bei etablierten Häusern ein Hauch der
Exklusivität, eine gediegene Stimmung,
so geht es bei den Grunewaldern völlig
ungezwungen zu. Allein die Präsenta-
tion der jüngsten Versteigerung, rund

1400 Arbeiten, dicht an dicht gehängt
an den Wänden, lässt elitäres Gehabe
gar nicht erst aufkommen. Die – zu-
meist – Papierarbeiten, also Zeichnun-
gen,Grafik, Fotos, die gerahmt ins Haus
kommen, werden als ein kunterbuntes
Potpourri von der Kunst der klassi-
schen Moderne bis zur jüngsten Gegen-
wartskunst präsentiert.

Lockere Stimmung

Mühsames Erblättern von Zeichnun-
gen oder Grafiken in diversen Mappen
entfällt: Hier hängt ein toller Robert
Rauschenberg neben einem Nobody,
auf Neo Rauch folgen Daniel Spoerri,
Wolfgang Tillmans, Blinky Palermo
oder Norbert Bisky und Günther
Uecker. Das untere Limit ist bewusst
extrem niedrig angesetzt – ab 100 Euro
kann man schon Kunst erwerben. Und
beide Auktionatoren betonen: Die
100-Euro-Marke soll auf ewig blei-
ben. Mit dieser Politik haben sie sich
tatsächlich ein neues, junges Publikum
erschlossen.

«Einige haben hier zum ersten Mal
im Leben Kunst gekauft», erzählt Lena
Winter. Dass sie mit dieser Idee und
ihrer Sonderstellung eine Marktlücke
geschlossen haben, wissen die Unter-
nehmer. Stolz berichten beide, dass
sie mit ihren Auktionen bisher rund
80 Prozent des Angebots verkaufen
konnten und dass sie sich von Auktion
zu Auktion jeweils um 50 Prozent stei-
gerten – denn inzwischen zählen auch
gestandene Sammler zu den Kunden,
die kommen, um hier Entdeckungen
zu machen.

Trotz der lockeren Atmosphäre
bleibt die Arbeit hoch professionell.
Minutiös und mit hochgradiger Exper-
tise werden alle Daten und Informatio-
nen zu den Künstlern im Onlinekata-
log geliefert. Bei den Auktionen selbst
herrscht ebenfalls Professionalität, die
Dramaturgie unterscheidet sich nicht
von der etablierter Häuser. Aber auch
bei den Aufgeldern nähern sie sich den
grossen Auktionshäusern. 34 Prozent
zahlen die Käufer, variable 24 Prozent
die Einlieferer.

Bewundernswert, mit welcher Ge-
duld Lena Winter nach dem Aufruf
einer 100-Euro-Position auf den nächs-
ten 20-Euro-Schritt wartet, bis sie dann
das Hämmerchen knallen lässt. Dass
einmal ein Kind die Prozedur verkür-
zen wollte und vor ihr «zum Dritten»
rief, gehört mit zumAmbiente.

Literweise Kaffee

Die jüngste, ihre fünfte Auktion, die sich
über dreiTage erstreckte,konntemit dem
beachtlichen Umsatzergebnis von 1,75
Millionen Euro abgeschlossen werden.
Den Rekord erzielte der venezolanisch-
französische Künstler Cruz-Diez, dessen
Arbeit 46260 Euro erreichte. Bei einem
Triptychon von Roy Lichtenstein kam es
zu einem intensiven Bietergefecht, die
erreichten 43690 Euro bedeuten einen
Weltrekord für eine Lichtenstein-Grafik.

Auch ausserhalb Berlins, sogar im
Ausland werden die Aktivitäten des

Neulings beobachtet – 395 Positio-
nen (von 1400) gingen unter ande-
rem nach Shanghai, New York, São
Paulo, Madrid, Wien und Paris. Drei
Arbeiten fanden ihren Weg direkt in
ein Museum. Inzwischen werden auch
ganze Nachlässe bei den Grunewaldern
eingeliefert, so etwa derjenige des deut-
schen Schauspielers Otto Sander.Auch
der Nachlass von Friedhelm Hütte, dem
langjährigen Leiter der Kunstabteilung
der Deutschen Bank, wurde hier ver-
steigert.

«Wir wachsen mit unseren Kunden»,
sagen die beiden ambitioniertenAuktio-
natoren,«wollen aber unsere Sonderstel-
lung bewahren.»Daher erfahren wir hier
auch, dass sie während derAuktionstage
38 Liter Kaffee geschluckt und 232 Rol-
len Klebeband verbraucht haben. Die
nächsteAuktion ist bereits imAnmarsch.
Sie findet am 18. September statt.

aagrunewald.de

Jung und anders: Das Auktionshaus
am Grunewald geht seinen Weg
In Berlin gibt es ein neues Auktionshaus, das sich speziell auf junge Sammler und Kunstfreunde ausrichtet.
Hier lässt sich Kunst grosser Namen bereits um 100 Euro ersteigern.

Das Auktionshaus am Grunewald in Berlin ist spezialisiert auf Kunst des 20. und 21. Jahrhunderts mit einem Schwerpunkt auf Werken nach 1945.
FOTOS: AUKTIONSHAUS AM GRUNEWALD

Die Köpfe hinter demAuktionshaus am Grunewald:
Sebastian Greber und LenaWinter. ALEXANDER ANUFRIEV
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ANNEGRET ERHARD

Als sich Düsseldorf Anfang der 1960er
Jahre gerade aufmachte, die deutsche
Kunstmetropole zu werden, begann
der furiose Nachkriegsgestus des In-
formel – eine abstrakte, expressiv-wilde
Kunstrichtung der 1950er Jahre – be-
reits zu erlahmen und sich sinnentleert
zu wiederholen. Damals, in Ablehnung
etablierter Kunstrichtungen, taten sich
drei junge Künstler zusammen: Ger-
hard Richter, Sigmar Polke und Kon-
rad Lueg, der später unter dem Namen
Konrad Fischer ein namhafter Galerist
werden sollte. Sie waren Studienkolle-
gen an der Düsseldorfer Akademie. Die
drei galten als irritierende Protagonis-
ten der örtlichen Avantgarde, denn sie
waren unangepasst und progressiv.

Die Gegenwartskunst hatte in jenen
Jahren einen schweren Stand. Gerhard
Richter und Konrad Lueg organisier-
ten 1963 eine Ausstellung im Düsseldor-
fer Möbelhaus Berges namens «Leben
mit Pop – Eine Demonstration für den
kapitalistischen Realismus». Es war ein
Manifest. Mit Pop Art, Nouveau Réa-
lisme, Happening und Fluxus bezogen
sie sich ungebremst und ironisch auf die
zeitgenössische Lebenswirklichkeit der
bundesdeutschen Wirtschaftswunder-
jahre, auf die starre Fassade aus bürger-
licher Wohlanständigkeit und drakoni-
schem Konsum.

Konrad Fischer hatte sich den Künst-
lernamen Lueg, den Mädchennamen
seiner Mutter, zugelegt. Seine bevor-
zugten Motive waren Fussballer und
Boxer, die neuen Helden, aber auch
Pattern Paintings mit Wiederholungs-
mustern etwa von Tapeten oder Tisch-
decken. Fischer arbeitete sich also an
den Trivialitäten der Massenkultur ab.
Parallel dazu trat seine ausserordent-
liche Gabe als Netzwerker, als Ver-
mittler, als überzeugender Kommuni-
kator zunehmend in Erscheinung. Der
Gedanke, sich der Galeriearbeit zuzu-
wenden, wuchs. Eine grosse Künstler-
karriere sah er nicht, zumindest nicht
in dem Mass, wie sie sich den Kollegen
Polke und Richter bereits am Horizont
abzeichnete.

Ihm schwebte allerdings keine Rolle
eines gediegenen Geschäftsmanns vor.
Seine Galerie sollte, wie er seinem
Freund Kasper König, dem späteren
Grossmeister seines Fachs als Kurator,
nach New York schrieb, «...weiter, fort-
schrittlicher sein als die anderen in
Deutschland. Was anfangs an finanziel-
len Mitteln fehlt, muss durch Qualität,
Weitblick, Mut und Frische ausgeglichen
werden. Ich möchte in Deutschlands
provinziellen Kulturmief etwas frischen
Wind blasen und ich glaube, dass das
auch wichtig und von Vorteil für viele
unserer Künstler hier ist, sie verbürger-
lichen sonst immer mehr.»

Eine Familie von Künstlern

1967 eröffnete Konrad Fischer zusam-
men mit seiner Frau Dorothee ein
Unternehmen, das er unprätentiös und
gleichzeitig sehr selbstbewusst «Aus-
stellungen bei Konrad Fischer» nannte.
Carl Andre war der erste Künstler, den
er zeigte. Ein junger New Yorker Bild-
hauer, der mit Skizzen anreiste, um in
situ zu gestalten. Produziert wurde vor
Ort, präsentiert in einer Hofdurchfahrt
in der Düsseldorfer Altstadt zwischen
Kunsthalle und Kunstakademie. Glä-
serne Tore verschlossen den Schlauch
an beiden Enden – fertig war der karge,
keine 15 Quadratmeter grosse Ausstel-
lungsraum. Die Arbeit mit 100 gleich
grossen gewalzten Stahlplatten auf dem
Zementboden hiess «5 × 20 Altstadt
Rectangles». Sie wurde sofort zur sehr
erfolgreichen Initialzündung des Hau-
ses Fischer.

Dieser aufsehenerregenden Pre-
miere folgten zahlreiche weitere euro-
päische Erstauftritte wegweisender
Minimal- und Konzeptkünstler wie
Richard Long, Sol LeWitt oder Bruce
Nauman. Das internationale Netzwerk
von Künstlern, Kuratoren und Samm-
lern wuchs rasch. Fischer war es mit
Mut, sicher mit charismatischer Strahl-
kraft, auch einer sympathischen, mit
viel Kunstsachverstand philosophisch
grundierten Arroganz gelungen, dass
der internationale Kunstbetrieb seine
Aufmerksamkeit bald auf das Rhein-
land richtete. Künstler wie Richard
Long, Jan Dibbets, Robert Ryman,
Mario Merz, Hanne Darboven, Char-
lotte Posenenske, Gilbert and George
stellten bei Konrad Fischer aus.

Konrad Fischers grosser Vorteil war
seine sehr persönliche Art des Um-
gangs mit den noch jungen Künstlern,
vor allem jenen, die sich über den Atlan-
tik gewagt hatten. Sie waren seine Fami-
lie. Kaffee und Kuchen bei Fischer war
ein fester gesellschaftlicher Bestandteil
der Düsseldorfer Künstlergemeinschaft,
sozusagen ein Betriebsmodell des Hau-

ses. Alle kamen und manchmal wurde
was draus. Zum Beispiel eine lebens-
lange Freundschaft.

Berlin, Übersee – und Bern

Eine Berliner Dépendance zu etablieren,
schien Mitte der Nullerjahre unumgäng-
lich. Künstler fanden hier bezahlbare
Ateliers, Sammler aus aller Welt machten
neugierig Station. «Mit Daniel Marzona,
der leider 2024 viel zu früh verstorben
ist, hatten wir einen idealen Leiter für
die Berliner Dépendance gefunden», so
Thomas W. Rieger, Senior Director der
Galerie Konrad Fischer seit 2007.

«Das Programm war in Düsseldorf
und Berlin weitestgehend identisch»,
sagt er. Zu den Klassikern kamen neben
vielen anderen dauerhaft oder tem-
porär Edith Dekyndt, Alice Channer,
Melissa Kretschmer, Susan Philipsz und
Peter Buggenhout: «Dass sich die Ber-
liner Szene im Vergleich zu den Grün-
derjahren etwas abgekühlt hat, stört
uns nicht so sehr. Mit Projekten in New
York und Los Angeles und internationa-
len Messe-Beteiligungen bietet sich eine

Reihe weitere überaus interessante Play-
grounds», sagt Rieger.

1969 schlug die von Harald Szee-
mann konzipierte und von Konrad
Fischer mitbetreute Ausstellung «Live
in Your Head – When Attitudes Become
Form» in der Berner Kunsthalle wie eine
Bombe ein. Das war keine respektable
Ausstellung, sondern eine Ansammlung
schwer einzuordnender Arbeiten: Kon-
zeptkunst, Arte Povera, Fluxus und der-
gleichen. Entsetzen – die Bauern der
Umgebung kippten eine Ladung Mist
vor die Tore des Museums – und Ju-
bel – endlich der Befreiungsschlag, der
neue Wege verhiess – verschafften der
Ausstellung den Ruf als Meilenstein des
Kunstbetriebs.

Das spielte dem Kunstvermittler
Konrad Fischer und seinem Kader in die
Karten. Er war einer der massgeblichen
Protagonisten, die mit Minimal Art und
Konzeptkunst handelten und der mit sei-
nen Künstlern von Erfolg zu Erfolg klet-
terte. Sein Wort hatte bald darauf auch
bei der Documenta-Leitung Gewicht.
Als Konrad Fischer 1996 viel zu früh mit
57 Jahren starb, führte seine Frau Doro-
thee die gemeinsam betriebene Galerie
in seinem Sinne weiter. Ein Jahr nach
Dorothee Fischers Tod gingen grosse
Teile der Sammlung und des umfang-
reichen Archivs an die Kunstsammlung
Nordrhein-Westfalen. Dorothee Fischer
hat die Sammlung einmal als das «Pan-
orama ihres Lebens» bezeichnet.

In guten Händen der Tochter

Konrad Fischer dachte zeitlebens radi-
kal, traf rasche Entscheidungen. Dazu
gehörte wohl auch die gemeinsame
Gründung der Galerie Sperone West-
water Fischer 1975 in New York. 1982
schied er allerdings wieder aus. Heute
veranstaltet die Galerie Konrad Fischer
in New York Pop-up-Inszenierungen,
wie zum Beispiel den schönen, vom
mittlerweile 84-jährigen Bruce Nauman
selbst eingerichteten Auftritt mit jüngs-
ten Videoarbeiten, die ihn beim Verfer-
tigen von Zeichnungen mit geschlos-
senen Augen zeigen (bis 20. Juni). Die
ebenfalls ausgestellten Resultate die-
ses Selbstversuchs überraschen in ihrer
Stringenz und sind Beleg eines nimmer-
müden kreativen Geistes mit virtuosem
Forscherdrang.

Berta Fischer, die Tochter von Kon-
rad und Dorothee, hat den Künstler im
Mai bei der Installation der Arbeiten in
den temporären Räumen in Tribeca be-
gleitet. Sie ist selbst Künstlerin, lebt und
arbeitet erfolgreich in Berlin – und hat
die Leitung der Galerie nach dem Tod
ihrer Mutter 2015 übernommen.Anders
als ihr Vater, hat die Tochter, heute Mut-
ter zweier Kinder, die Kunst zwar zu kei-
ner Zeit aufgegeben, die Weiterführung
der Galeriearbeit war für sie aber den-
noch zwingend: «Als meine Mutter ge-
storben war, war es für mich selbstver-
ständlich, die Galerie weiterzuführen.
Es war mir wichtig, diese einmalige Ge-
schichte meiner Eltern und dieser Gale-
rie zu bewahren.» Das war auch der
familiären Verbundenheit der Künstler
untereinander geschuldet.

Berta Fischer arbeitet mittlerweile seit
Jahrzehnten mit den Direktoren Thomas
W. Rieger (Düsseldorf) und Beate Pasko
(Berlin) zusammen. Mit ihnen widmet sie
sich mit nüchtern-unbestechlichem Blick
den globalen Herausforderungen, den
Transformationsprozessen, der Einord-
nung von Übergangsphänomenen. Das
gilt sowohl für ihr künstlerisches Schaf-
fen als auch für die Arbeit der Galerie.
Ein einigermassen vulnerables Geschäft,
für das man – die Eltern haben es vorge-
lebt – ebenso robust wie sensibel ausge-
stattet sein muss. Mit stets klarem Ver-
stand, am besten noch mit einer nicht zu
übertreffenden Coolness.

Der Galerist Konrad Fischer (rechts) in den 1960er Jahren zusammen mit demAktionskünstler Joseph Beuys.
FOTOS: GALERIE KONRAD FISCHER

Videostandbild: Bruce Naumann, «No.54 Suspended Still Life Susan’s South Eyes Closed», 2025. © Pro Litteris

Gegen die Verbürgerlichung der Kunst –
der nachhaltige Einfluss von Konrad Fischer

1969 organisierte Konrad Fischer in der Berner Kunsthalle die radikale Schau «When Attitudes Become Form». Der legendäre Galerist
wurde zum Fürsprecher der Minimal Art und Konzeptkunst. Der Geist der von ihm gegründeten Galerie wirkt bis heute.

«Ich möchte in
Deutschlands
provinziellen

Kulturmief etwas
frischen Wind

blasen.»
Konrad Fischer (1939–1996)
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Independent
Collectors by
NZZ Art: Private
Sammlungen,
die eine Reise
wert sind
Das Netzwerk Independent Collectors –
seit Ende 2023 Teil der NZZ – fun-
giert als ein globaler Knotenpunkt für
Privatsammler zeitgenössischer Kunst
sowie für Kunstinteressierte, indem es
Vernetzungsmöglichkeiten weit über den
eigenen Kreis hinaus eröffnet, die Ent-
deckung neuer künstlerischer Positionen
ermöglicht und den oft undurchsichtigen
Prozess des Sammelns zugänglicher und
transparenter gestaltet.

In einer Zeit, die von der zuneh-
menden Globalisierung und Digitalisie-
rung des Kunstmarkts geprägt ist, sind
die Vorzüge eines solchen Netzwerks
mannigfaltig: Es dient als Forum für den
Austausch über Motivationen, Heraus-
forderungen und die Verfeinerung von
Sammlungsstrategien, während es gleich-
zeitig den Blick für neue Entwicklungen
schärft. Das private Unterfangen des
Sammelns wird in einen aktiven Bei-
trag zum breiteren kulturellen Diskurs
transformiert und bietet Raum für Dia-
log. Die Auswahl der in dieser Beilage
vorgestellten Sammlungen illustriert die
Vielfalt und Leidenschaft, mit der die-
ses Engagement für die Kunst gelebt
wird. Alle der hier vorgestellten Privat-
sammlungen sind öffentlich zugänglich
und eine Reise wert.

Als eine der ambitioniertesten Privat-
sammlungen internationaler Gegenwarts-
kunst konzentriert sich die Sammlung
Duerckheim (Seite 18) auf Schlüsselwerke
der deutschen und österreichischen Nach-
kriegskunst sowie auf Werke der YBA-
Generation.Aktuell ist ein Teil der Samm-
lung in der konzeptionellen Ausstellung
«Vexation of Spirit» im Serralves Museum
in Porto zu sehen. Ursprünglich aus der
Urban Art kommend, legt die Sammlung
vonAndrew Jovic (Seite 23) den Fokus auf
ultrazeitgenössische Positionen und sam-
melt Werke von Kunstschaffenden, deren
Praxis sich noch im Werden befindet. Bei
der Sammlung Kienbaum (Seite 22) ist
Kunst bewusst in den Arbeitsalltag des
Beratungsunternehmens integriert. Die
White Rabbit Collection (Seite 21) zeigt
ausschliesslich chinesische Kunst des
21. Jahrhunderts. Die Gründerin Judith
Neilson hat die Sammlung für ein insbe-
sondere nichtchinesisches Publikum frei
zugänglich gemacht.

Aber nicht nur im Inhalt, auch in der
Präsentation zeigen sich deutliche Unter-
schiede zwischen den Sammlungen:Wäh-
rend das 2022 eröffnete KlockerMuseum
(Seite 22) mit Blick auf die österreichi-
sche Malerei und Skulptur ab 1945 eine
klare institutionelle Mission verfolgt –
etwa die aktive Ausbalancierung der
historischen Unterrepräsentation von
Frauen in der Sammlung –, setzt der pri-
vate Kunstraum MErode (Seite 21) in
Belgien auf Intuition. Hier wird zeit-
genössische Kunst immersiv und bewusst
nicht kontextualisiert präsentiert.

Viel Freude beim Eintauchen!

Laura D’Incau, Lead NZZArt

Wenn Überlegungen
von der Realität
eingeholt werden
Die private Sammlung Duerckheim hat ein temporäres Zuhause gefunden im Serralves Museum
für zeitgenössische Kunst in Porto. Die aktuell laufende Ausstellung «Vexation of Spirit» nimmt
drei zentrale Kräfte in den Blick: Religion, Gesellschaft und Krieg.

Christian Duerckheim, 1944 im sächsi-
schen Bautzen geboren, zählt zu jenen
Sammlern, die ihre Leidenschaft früh
in eine konsequente, über Jahrzehnte
verfolgte Haltung überführt haben.
Bereits in den 1960er Jahren begann
er, sich mit Kunst auseinanderzuset-
zen und Werke zu erwerben – zu-
nächst tastend, bald jedoch mit wach-
sender Klarheit. Eine prägende Initial-
zündung war die Begegnung mit dem
Druck «Gigant» von Georg Baselitz.
Sie lenkte seinen Blick nachhaltig auf
die zeitgenössische Kunst und legte
den Grundstein für eine Sammlung,
die sich fortan auf die Entwicklungen
seit den 1970er Jahren konzentrieren
sollte.

Aus dieser frühen Entscheidung
heraus entstand über die letzten
Jahrzehnte eine Sammlung von be-
merkenswerter Stringenz. Duerck-
heim sammelte nicht eklektisch, son-
dern mit einem feinen Gespür für
künstlerische Positionen, die gesell-
schaftliche und historische Umbrü-
che reflektieren. Heute gilt seine
Kollektion als eine der ambitionier-
testen Privatsammlungen internatio-
naler Gegenwartskunst. Im Zentrum
stehen Schlüsselwerke der deut-
schen und österreichischen Nach-
kriegskunst, darunter Arbeiten von
Anselm Kiefer, Hermann Nitsch,
Blinky Palermo und Rémy Zaugg. Sie
dokumentieren eine Phase künstleri-
scher Erneuerung, in der Fragen nach
Identität, Erinnerung und Geschichte
mit neuer Dringlichkeit verhandelt
wurden.

Gleichzeitig zeichnet sich die
Sammlung durch ihre internationale
Ausrichtung aus. Britische und glo-
bale Positionen sind ebenso präsent
und erweitern das inhaltliche Spek-
trum erheblich. Werke von Jake und
Dinos Chapman, Theaster Gates,
Gilbert and George, Antony Gorm-
ley, Damien Hirst oder Tracey Emin
stehen exemplarisch für eine Kunst,
die sich mit den Bedingungen der
Gegenwart auseinandersetzt, oft pro-
vokativ, bisweilen radikal, stets je-
doch mit analytischer Schärfe.

Werke zugänglich machen

Christian Duerckheim verstand seine
Sammlung nie als rein privates Unter-
fangen. Bedeutende Teile, insbeson-
dere Arbeiten auf Papier, übergab
er 2013 und erneut 2022 dem British
Museum in London. Diese Schenkun-
gen unterstreichen den Anspruch, die
Werke nicht nur zu bewahren, son-
dern sie in einen institutionellen Kon-
text einzubringen und einem inter-
nationalen Publikum zugänglich zu
machen.

Einen weiteren, entscheidenden
Schritt markiert die Partnerschaft
mit der Fundação de Serralves in
Porto, einer Küstenstadt im Nord-
westen Portugals. Seit zwei Jahren
befindet sich im Serralves Museum
für zeitgenössische Kunst eine Aus-
wahl von 37 Werken von 19 Künstle-
rinnen und Künstlern als langfristige
Leihgabe. Ergänzt wird diese Koope-
ration durch die Schenkung von Kie-

fers monumentalem Werk «Dat rosa
miel apibus» (2010–2011), das pro-
grammatisch für die inhaltliche Aus-
richtung der Sammlung steht. Für
Duerckheim ist Serralves eine Insti-
tution, die durch ihre kritische und
zukunftsgerichtete Perspektive prä-
destiniert ist, diese Werke in einen
lebendigen Diskurs einzubetten.

Die daraus hervorgegangene Aus-
stellung «Vexation of Spirit. The Du-
erckheim Collection x Serralves», die
noch bis am 1. November 2026 läuft
und damit über die gesamte Som-
mersaison hinweg zu sehen ist, bil-
det den vorläufigen Höhepunkt die-
ser Zusammenarbeit. Sie ist weit
mehr als eine klassische Sammlungs-
präsentation. Vielmehr entfaltet sie
sich als konzeptionelle Versuchs-
anordnung, die drei zentrale Kräfte in
den Blick nimmt, die die Geschichte
der Menschheit nachhaltig geprägt
haben: Religion, Gesellschaft und
Krieg.

Resonanzen und Reibung

Innerhalb dieses Spannungsfeldes
treten die Werke miteinander in Dia-
log. Sie erzeugen Resonanzen, aber
auch bewusste Reibung. Immer wie-
der wird sichtbar, wie religiöse Nar-
rative, gesellschaftliche Ordnungen
und politische Machtansprüche in-
einandergreifen und wie sie instru-
mentalisiert werden können. Die
Ausstellung verweist dabei auch
auf die prägende Rolle der jüdisch-
christlichen Tradition in der west-

Die Kollektion
von Christian

Duerckheim gilt
als eine der

ambitioniertesten
Privatsammlungen

internationaler
Gegenwartskunst.

NZZ Art
Kunstaffinen Leserinnen
und Lesern bietet NZZ Art
einen besonderen Zugang
zur globalen Kunstwelt:
von exklusiv kuratierten
Editionen über speziell

gestaltete Kunstausgaben bis hin zu Veran-
staltungen mit Experten sowie Reisen zu
Privatsammlungen. art.nzz.ch

Rémy Zaugg, «Look, I am Blind, Look – Red I», 1999, ©2026 Pro Litteris.
FILIPE BRAGA / ZVG FUNDAÇÃO DE SERRALVES, PORTO

Jake and Dinos Chapman, «The End of Fun», 2010, ©2026 Pro Litteris.
FILIPE BRAGA / ZVG FUNDAÇÃO DE SERRALVES, PORTO
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lichen Welt, deren Symbolik und
Erzählungen über Jahrhunderte
hinweg zur Legitimation unter-
schiedlichster Herrschaftsformen
herangezogen wurden.

Was die Schau besonders eindring-
lich macht, ist ihre Aktualität. Als
erste konzeptionelle Überlegungen
zur Sammlung in den 1990er Jahren
entstanden, wirkten viele der heute
virulenten Konflikte noch fern. Drei
Jahrzehnte später erscheint die Welt
in vielerlei Hinsicht fragmentier-
ter, instabiler, von neuen Spannun-
gen durchzogen. Vor diesem Hinter-
grund gewinnt «Vexation of Spirit.
The Duerckheim Collection x Serral-
ves» eine unerwartete Dringlichkeit:
Die Werke spiegeln nicht nur histo-
rische Entwicklungen, sondern las-
sen sich als präzise Kommentare zur
Gegenwart lesen.

Christian Duerckheim versteht
die Ausstellung bewusst als offenen
Denkraum. Sie soll nicht nur ästhe-
tische Erfahrung ermöglichen, son-
dern zur Reflexion über die Mecha-
nismen von Macht, über die Rolle
von Glauben und Ideologie, über
die Fragilität gesellschaftlicher Ord-
nungen anregen. Die Besucherin-
nen und Besucher sind eingeladen,
sich auf diese vielschichtigen Bezie-
hungen einzulassen, eigene Deutun-
gen zu entwickeln und auch Wider-
sprüche auszuhalten. Gerade darin
liegt die Stärke dieser Ausstellung:
Sie bietet keine einfachen Antwor-
ten, sondern insistiert auf der Kom-
plexität der Fragen.

Damien Hirst, «How did we lose our way?» (Triptychon), 2009, ©2026 Pro Litteris. FILIPE BRAGA / ZVG FUNDAÇÃO DE SERRALVES, PORTO

Georg Baselitz, «Kreuz», 1964, ©2026 Georg Baselitz. FILIPE BRAGA / ZVG FUNDAÇÃO DE SERRALVES, PORTO

Hermann Nitsch, «Oedipus Christus», 1981, ©2026 Pro Litteris.
PEDRINI PHOTOGRAPHY ZURICH / ZVG FUNDAÇÃO DE SERRALVES, PORTO
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Das Klocker Museum für moderne
und zeitgenössische Kunst, das im Jahr
2022 eröffnet wurde, befindet sich in der
österreichischen Stadt Hall in Tirol, ein-
gebettet in eine mittelalterliche Kulisse.
Darin werden sowohl Werke aus der
Sammlung als auch Arbeiten zeitgenös-
sischer Positionen im internationalen
Kontext gezeigt. Die Sammlung, die
mittlerweile über 1200 Werke umfasst,
wächst durchAnkäufe und Schenkungen
von Kunstwerken kontinuierlich weiter.

Die Anfänge der Kunstsammlung
der Klocker Stiftung gehen auf Wolf-
gang Klocker (1945–1974) zurück, den
Sohn von Emmy Klocker (1915–2006)
und dem Tiroler Unternehmer Hans
Klocker (1909–1981). Bereits Mitte der
1960er Jahre knüpfte er enge Bezie-
hungen zu Tiroler Künstlern wie Max
Weiler, Paul Flora und zahlreichen auf-
strebenden Kunstschaffenden seiner
Zeit. Während sein Vater das Autohaus
VOWA in Innsbruck erfolgreich leitete,
übernahm Wolfgang Klocker die Ge-
schäftsführung des Autohauses Audi
NSU und verwandelte es ab 1972 kur-
zerhand in einen Ausstellungsraum, in
dem er Werke zeitgenössischer Tiroler
Kunstschaffenden zwischen den neues-
ten Fahrzeugen präsentierte.

Stiftung zur Kunstförderung

Seine zweite grosse Leidenschaft war
die Luftfahrt, die ihn 1974 im Alter von
nur 29 Jahren das Leben kostete. Emmy
Klocker führte die Sammelleidenschaft
ihres Sohnes in dessen Andenken fort
und konzentrierte sich vor allem auf

österreichischeMalerei und Skulptur ab
1945, ohne sich auf eine stilistischeAus-
richtung festzulegen.

1998 gründete Emmy Klocker die
Komm. Rat. Dr. Hans Klocker und
Dr. Wolfgang Klocker Stiftung mit dem
Ziel, das Andenken an ihren Sohn und
ihren Mann durch Kunstförderung zu
bewahren und ein Museum zu errich-
ten. Seit 2014 vergibt die Stiftung alle
zwei Jahre einen grossen Kunstpreis –
alternierend dazu einen Förderpreis –
an lebende Künstlerinnen, die die öster-
reichische Kunst massgeblich geprägt
haben. Die Auszeichnung zählt zu den
höchstdotierten Kunstpreisen Öster-
reichs und ist mit einer Ausstellung so-
wie einem Ankauf verbunden. Zu den
bisherigen Hauptpreisträgerinnen zäh-
len Lois Weinberger (2014), Martha
Jungwirth (2016), Gottfried Bechtold
(2018), Ernst Caramelle (2022), Chris-
tine Ljubanovic (2023) sowie Jakob Lena
Knebl undAshley Hans Scheirl (2025).

Durch die Präsentation einer breiten
Palette künstlerischer Stimmen und Per-
spektiven fördert das Museum den Dia-
log mit der zeitgenössischen Kunstszene
und würdigt zugleich den historischen
Kontext der Sammlung. In der Vergan-
genheit waren Frauen in der Sammlung
unterrepräsentiert, was für die jewei-
lige Zeit nicht untypisch war. Dies wird
von der Stiftung jedoch schrittweise aus-
balanciert. So wurden beispielsweise in
der ersten Sammlungspräsentation des
Museums ausschliesslich Arbeiten von
Künstlerinnen gezeigt, darunter Werke
von Martha Jungwirth, Brigitte Kowanz,
Eva Schlegel undEsther Stocker.Ebenso

wurden in den vergangenen Jahren ver-
mehrt queer-feministische Positionen in
denWechselausstellungen präsentiert.

Auch ein Fokus auf Talente

Während der Corona-Pandemie wurden
Werke von insgesamt 28 Tiroler Künst-
lerinnen angekauft, um in dieser schwie-
rigen Phase finanzielle Unterstützung
zu leisten; 2022 wurden sie in der Aus-
stellung «Im März 2020…» präsentiert.
Darüber hinaus fördert die Klocker
Stiftung gezielt junge Nachwuchskünst-
lerinnen sowie frische Absolventinnen
und Absolventen von Akademien und
Kunsthochschulen. Zu diesem Zweck
wurde im Museum ein eigener Ausstel-
lungsraum eingerichtet: die «Art Box».
Die ausgewählten Kunstschaffenden
erhalten ein Stipendium in Höhe von
1000 Euro sowie ein festgelegtes Pro-
duktionsbudget und die Möglichkeit,
ein eigenesAusstellungskonzept zu ent-
wickeln und für ein halbes Jahr zu prä-
sentieren. 2025 wurde am Stiftungssitz
zudem ein Atelier angebaut, das künf-
tig von Künstlerinnen genutzt werden
kann. Parallel dazu erweiterte man den
Skulpturenpark um zusätzliche Platt-
formen für temporäre Bespielungen.

Seit der Eröffnung des Klocker
Museum richtet die Stiftung ihre Neu-
erwerbungen gezielt auf Werke der
Preisträgerinnen aus.Ergänzt wird diese
Sammlungspolitik durch ausgewählte
Ankäufe regional verankerter Künstler
und Künstlerinnen sowie internationaler
Positionen mit inhaltlichem und kontex-
tuellem Bezug zum RaumTirol.

Ausstellungsansicht im Klocker Museum: «Jakob Lena Knebl und Ashley Hans Scheirl – Sag‘ mir wo die Blumen sind», 2025,
©2026 Pro Litteris. WEST.FOTOSTUDIO

MichaWille, «loser ghost – the worst kind of loser», 2019,©2026 Pro Litteris.
CATHARINA BOND

Martha Jungwirth, aus der Serie «Judith und Holofernes Nr. 25», 2015,
©2026 Pro Litteris. JOHANNES PLATTNER

Brigitte Kowanz, «Vergessen», 2009, ©2026 Pro Litteris. JOHANNES PLATTNER Emmy Klocker in Bilbao, 1998, ©Klocker Stiftung. KLOCKER STIFTUNG

Früher waren Frauen
in der Sammlung
unterrepräsentiert.

Dies wird von
der Stiftung nun

jedoch schrittweise
ausbalanciert.

Internationaler Kontext in historischer Kulisse
Das Klocker Museum in Hall in Tirol vereint eine Sammlung mit über 1200 Werken
moderner und zeitgenössischer Kunst – dies stets im Dialog mit der Szene.
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Intuitiv, immersiv, offen – das Konzept MErode
MErode ist ein Kunstraum im Herzen
von Ronse in Belgien, gegründet vom
Sammler Patric Tuytens. Ursprünglich
als Privatsammlung konzipiert, wurde
die Sammlung im Laufe der Zeit – auf-
grund zahlreicher Anfragen aus dem
persönlichen Umfeld – schrittweise für
die Öffentlichkeit zugänglich gemacht.

MErode geht über das Verständ-
nis einer klassischen Sammlung hin-
aus: Es ist ein immersiver Ort, an dem
zeitgenössische Kunst und persönliche
Vision in einen unmittelbaren Dialog
treten. Auf über 2000 Quadratmetern
entfaltet sich eine vielschichtige räum-
liche Inszenierung mit permanenten
Installationen, grossformatigen Arbei-
ten und Werken in unterschiedlichsten
Medien. Ein Umfeld, das dazu einlädt,
Kunst nicht nur zu betrachten, sondern
sie unmittelbar zu erleben.

So folgt die Auswahl der Werke kei-
ner marktgetriebenen Logik, sondern
entsteht aus Intuition und persönlicher

Nähe zu Künstlerinnen und Künst-
lern. Belgische Positionen stehen dabei
ebenso selbstverständlich neben inter-
nationalen Stimmen. Entscheidend ist
weniger der kunsthistorische Kanon als
die unmittelbare Wirkung:Arbeiten, die
irritieren, berühren, zum Schmunzeln
verführen oder neue Perspektiven eröff-
nen. Auf diese Weise ist über die Jahre
ein vielschichtiges Gefüge entstanden,
das sich kontinuierlich weiterentwickelt
und bewusst offen bleibt.

MErode versteht sich als Ort der
Begegnung. Neben dem regulären Aus-
stellungsbetrieb bietet der Raum auch
den Rahmen für Veranstaltungen unter-
schiedlichster Art. Von privaten An-
lässen über kulturelle Events bis hin
zu diskursiven Formaten. Kunst wird
hier nicht isoliert präsentiert, sondern
in soziale und kommunikative Zusam-
menhänge eingebettet.

Im Rahmen persönlicher Führungen,
die Patric Tuytens gemeinsam mit seiner

Tochter Marie Tuytens anbietet, werden
diese Hintergründe zugänglich. Dabei
entsteht ein seltener Einblick ins Sam-
meln als lebendiger Prozess, der von Ent-
scheidungen, Zufällen und Beziehungen
geprägt ist.Auffallend ist, dass die Werke
vor Ort bewusst nicht ausführlich be-
schrieben oder kontextualisiert werden.
Diese Zurückhaltung ist programma-
tisch und schafft Raum für eigene Wahr-
nehmungen und Deutungen.

Die Atmosphäre des Ortes spiegelt
dabei unverkennbar die Persönlichkeit
seines Gründers wider: eine Mischung
aus Neugier, Offenheit und einem fei-
nen, oft augenzwinkernden Humor.
Diese Haltung verleiht MErode seinen
eigenständigen Charakter. Es ist kein
statisches Archiv, sondern ein dynami-
scher Erfahrungsraum, in dem Kunst,
Menschen und Gespräche immer wie-
der neue Konstellationen eingehen und
jeder Besuch zu einer eigenständigen
Entdeckung werden kann.

White Rabbit: Chinesische Kunst des 21. Jahrhunderts
Als Judith Neilson Ende der 1990er
Jahre erstmals nach Peking reiste, traf sie
auf eine Kunstszene, die sie nachhaltig
prägen sollte. Die kreative Energie, die
Experimentierfreude und die technische
Präzision vieler junger chinesischer
Künstlerinnen und Künstler beeindruck-
ten sie tief.Aus dieser Faszination heraus
begann sie, eine Sammlung aufzubauen,
die sich ausschliesslich der chinesischen
Kunst des 21. Jahrhunderts widmet – zu
einem Zeitpunkt, als diese ausserhalb
Asiens kaum wahrgenommen wurde.

Heute umfasst die White Rabbit Col-
lection über 3000 Werke von mehr als
800 Künstlerinnen und Künstlern – sie
gilt als eine der bedeutendsten Samm-
lungen zeitgenössischer chinesischer
Kunst weltweit. Regelmässige Reisen

nach China und Taiwan bilden bis heute
ihr Fundament und treiben ihre kontinu-
ierliche Erweiterung voran.

Die australische Sammlerin Judith
Neilson verfolgte dabei von Anfang an
ein klares Anliegen: Sie wollte ihre Er-
rungenschaften mit möglichst vielen
Menschen teilen, insbesondere nicht-
chinesischen Menschen, die bislang nie
ein Museum oder eine Galerie besucht
hatten. Aus dieser Überzeugung heraus
gründete sie 2009 schliesslich die White
Rabbit Gallery in Sydney.

Untergebracht ist sie in einem ehema-
ligen Servicegebäude von Rolls-Royce
aus den 1940er Jahren, das der Architekt
William Smart in einen klaren, moder-
nen Ausstellungsraum verwandelte. Die
industrielle Architektur des Hauses bil-

det bis heute einen markanten Kontrast
zu den oft poetischen, politischen oder
experimentellen Werken der Sammlung.

Weil nur ein Teil der Bestände gleich-
zeitig gezeigt werden kann, organisiert
die Galerie jedes Jahr zwei grosse Aus-
stellungen, bei denen die Präsentation
vollständig erneuert wird. Während der
Umbauphasen im Mai und Novem-
ber bleibt das Haus jeweils geschlossen.
Dieser Rhythmus erlaubt es, immer
neue Facetten der Sammlung sichtbar zu
machen und unterschiedliche Positionen
miteinander in Beziehung zu setzen.

Die White Rabbit Gallery ist vollstän-
dig gemeinnützig organisiert und wird
ausschliesslich von der Philanthropin
Judith Neilson finanziert, und der Ein-
tritt ist frei.

Von links nach rechts: Damien De Lepeleire, «Hercule et Anté», 2009, Joost
Pauwaert, «A new study for an end of the world», 2022, Joost Pauwaert, «Circular
saw», 2021, ©2026 Pro Litteris. KIM LANGIE

HuYinping, «Wheat,Wheat», 2024.
FOTOS: HAMISH MCINTOSH / ZVG THE ARTIST AND WHITE RABBIT COLLECTION

Von links nach rechts: Gianin Conrad, «Skulpturencosmos» (Ausschnitt der
kreisförmigen Szenerie), 2019, Roeland Tweelinckx, «Beam and Chair», 2018,
©2026 Pro Litteris. VALERIE CLARYSSE

SamsonYoung, «Stanley», 2014.

Von links nach rechts: Bradley Kronz, «Untitled (Bett)», 2022, Charlie De Voet,
«Hush now painting», 2020, Benoit Platéus, «Fuji Hunt Developer», 2018, Hilde
Goossens, «On my way to Hasselt», 2000, Karin Hanssen, «Call Box», 2016–2017,
Karl Philips, «Jef Colruyt’s waterfall», 2021–2022,©2026 Pro Litteris. KIM LANGIE

Huang Yongping, «Les Consoles de Jeu Souve-
raines», 2017.

Arbeiten, die irritieren,
berühren, zum Schmunzeln

verführen oder neue
Perspektiven eröffnen.

Die White Rabbit Gallery
in Sydney will chinesische

Gegenwartskunst möglichst
allen zugänglich machen.
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Man bekommt sein Notebook, die
wichtigsten Geschäftsfelder und Ab-
teilungen werden vorgestellt, lernt erste
Kolleginnen und Kollegen kennen und
dann steht noch eine Kunstführung mit
der Kuratorin auf der Agenda. So sieht
das Onboarding bei Kienbaum Consul-
tants International aus. Und am Ende
des Rundgangs kommt fast immer die-
selbe Frage:Warum ist die gelbe Regen-
jacke Kunst?

Unter «Regenhaut» gehen

In der grosszügigen Eingangshalle des
Kölner Hauptsitzes des Beratungs-
unternehmens begegnet man farbigen,
abstrakten Malereien und Skulpturen.
Doch die grösste Neugier gilt meist der
Arbeit «Regenhaut» (2017) von Julia
Gruner. Leicht erhöht, ausserhalb der
Reichweite von forschenden Fingern,
hängt sie gut sichtbar über einer gros-
sen Freitreppe und fällt durch ihre uner-
wartete Farbigkeit im Business-Kontext
auf. Gerade an diesem Werk lässt sich
gut nachvollziehen, was Jochen Kien-
baum dazu bewogen hat, seine Samm-
lung so eng mit dem Unternehmen zu
verknüpfen. Kunst bedeutet für ihn,

über den eigenen Tellerrand hinaus-
zuschauen, Perspektiven zu wechseln
und das eigene Tun mit einem gewissen
Humor zu hinterfragen.

Genau das tut die Künstlerin Julia
Gruner. Sie untersucht in ihren Arbei-
ten das grundlegende Material der
Malerei – die Farbe – in experimentel-
len, oft spielerisch-ironischen Ansätzen.
Dabei greift sie kunsthistorische Kon-
zepte zu Ästhetik, Kategorisierung und
der Trennung von Kunst und Alltag auf
und hinterfragt sie zugleich. In ihren
frühen Werken verwendet sie Acryl-
farbe als skulpturales Material: Sie iso-
liert, transformiert und strapaziert sie.
So besteht das Werk «Regenhaut» aus-
schliesslich aus Acrylfarbe, die – vom
Bildträger gelöst – eine eigenständige,
plastische Form annimmt.

Indem Julia Gruner die Gestalt
einer ikonischen gelben Regenjacke
aufgreift, unterläuft sie bewusst tradi-
tionelle Vorstellungen von Malerei und
verweist zugleich auf die überraschende
Nähe zwischen Kunstobjekt und All-
tagsgegenstand. Darin liegt auch die
Einladung an die Mitarbeitenden: Es
geht nicht darum, Kunst «richtig» zu
verstehen oder sie sofort zu mögen.

Vielmehr ist sie ein Angebot, neugierig
zu bleiben, ausserhalb des Beruflichen
Anregung zu finden und sich auf das
Unerwartete einzulassen.

Werke an acht Standorten

Seit den 1970er Jahren hat der deut-
sche Unternehmer Jochen Kienbaum
eine beeindruckende Sammlung zeit-
genössischer Kunst aufgebaut. Heute
umfasst sie rund 1000 Werke, darunter
Gemälde, Skulpturen, Objekte und
Arbeiten auf Papier. Sie vereint euro-
päische und US-amerikanische Künst-
ler mit einem Schwerpunkt auf Farbe
und Abstraktion, beginnend mit Arbei-
ten aus den späten 1960er Jahren. Wie
auch das Beratungsunternehmen ist die
Kunstsammlung in der Zwischenzeit an
die Generation der Kinder übergeben,
die die Verbindung im Sinne des Vaters
fortsetzt.

Was die Sammlung besonders
macht, ist ihr Ort: Sie ist nicht im
Museum zu finden, sondern Teil der
alltäglichen Arbeitsumgebung von
Kienbaum Consultants International.
An acht Standorten in deutschen und
österreichischen Grossstädten prägt

sie die Büroräume und verleiht ihnen
eine wiedererkennbare Atmosphäre.
Mitarbeiter und Besucher begegnen in
ihrem Arbeitsalltag Werken von Künst-
lern wie Antonio Calderara, Günther
Förg, Bernard Frize, Julia Gruner, Imi
Knoebel, Jonathan Lasker, Fabián
Marcaccio, Richard Allan Morris, Carl
Ostendarp, David Reed, Jorinde Voigt
und Birgit Werres.

Für viele bietet dies eine ungezwun-
gene und natürliche Begegnung mit
zeitgenössischer Kunst und Mitarbei-
tende werden regelmässig zu Webina-
ren und Führungen eingeladen, die den
Zugang zusätzlich erleichtern. Ausstel-
lungen am Kölner Hauptsitz werden
während der Arbeitszeit und für die
Öffentlichkeit zugänglich mit Künst-
lergesprächen oder Einführungen er-
öffnet.

Darüber hinaus erreicht die Samm-
lung durch Leihgaben an Museen und
Institutionen ein breiteres Publikum. Ein
besonderer Fokus auf Künstlerpublika-
tionen hat zur «Kienbaum Artists’ Books
Edition» geführt, die auch als Geschenk
für Kunden und Partner dient und den
Dialog zwischen Kunst und Unterneh-
menswelt weiter stärkt.

Thom Merrick, «Fin de Cycle», 1993, ©2026 Pro Litteris.
FOTOS: ©SAMMLUNG KIENBAUM KÖLN / BOZICA BABIC

Imi Knoebel, «Lady 4», 1998, ©2026 Pro Litteris.

Julia Gruner, «Regenhaut», 2017, ©2026 Pro Litteris.

David Reed, «#470», 2001, und «#691», 2017–2018, Birgit Werres, «o.T.#42/21»,
2021, Beat Zoderer, «BULB Nr.4/07», 2007, ©2026 Pro Litteris.

Die Kunst im Büro ist
eine Einladung an
die Mitarbeitenden,
neugierig zu bleiben

und ausserhalb
des Beruflichen

Anregung zu finden.

Zwischen Business und Blickwechsel:
Wo Kunst auf den Arbeitsplatz trifft

Der deutsche Unternehmer Jochen Kienbaum hat eine beeindruckende Sammlung zeitgenössischer Kunst aufgebaut,
die mittlerweile rund 1000 Werke umfasst und sich über acht Standorte in Deutschland und Österreich verteilt.
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Andrew Jovic, auf Instagram bekannt
als Cyberkid70, ist ein leidenschaftlicher
Kunstsammler mit kroatischen Wur-
zeln, der zusammen mit seiner Frau
Julia in Düsseldorf lebt. Jovic sam-
melt Kunst mit einem besonderen Ge-
spür für frühe Entwicklungen und neue
Bildsprachen. Ausgangspunkt war die
Urban Art, die seinen Blick bis heute
prägt. Inzwischen umfasst seine Samm-
lung ein breiteres Feld ultrazeitgenössi-
scher Positionen mit Fokus auf Künstle-
rinnen und Künstler, deren Praxis sich
noch imWerden befindet. Im Interview
spricht er über seine Anfänge, seine
Auswahlkriterien und darüber, warum
ihn vor allem die Momente interessie-
ren, in denen etwas Neues erst beginnt,
Form anzunehmen.

Herr Jovic, wie sind Sie zum Sammeln
gekommen?
Ich bin über die Urban Art zum Sam-
meln gekommen, und bis heute prägt
sie meinen Blick auf Kunst.Ausgehend
von Düsseldorf, hat sich die Samm-
lung sukzessive in ein erweitertes
Feld ultrazeitgenössischer Praktiken
geöffnet, bleibt jedoch Arbeiten ver-
pflichtet, die in einemMoment erschei-
nen, bevor sie vollständig klassifiziert,
stabilisiert oder institutionell verein-
nahmt sind.

Welche Künstler haben Ihre Anfänge
geprägt?

Meine Anfänge liegen bei Banksy und
Invader, später begegnete mir eine ver-
gleichbare Dringlichkeit in jüngeren
zeitgenössischen Positionen wie Robert
Nava. Diese Phase war prägend. Sie
schärfte meine Aufmerksamkeit für
frühe Momente und lehrte mich, einem
visuellen Instinkt zu vertrauen, bevor
sich ein allgemeiner Konsens heraus-
bildet. Sammeln als blosse Bestätigung
hat mich nie interessiert. Entscheidend
ist für mich vielmehr der Augenblick, in
dem eine künstlerische Position noch
nicht für alle lesbar ist.

Nach welchen Kriterien wählen Sie
Künstler beziehungsweise deren Werke
aus?
Mich interessieren insbesondere jün-
gere Künstlerinnen und Künstler sowie
Praktiken im Werden. Häufig entste-
hen diese Beziehungen nicht über
Galerien oder Messen, sondern durch
unmittelbare Begegnungen: Atelier-
besuche, Gespräche, Empfehlungen
oder das zufällige Zusammentreffen
mit einer Arbeit im richtigen Moment.
Diese Form der Nähe ist mir wichtig,
weil sie das Verständnis einer künstle-
rischen Praxis grundlegend verändert.
Der Fokus verschiebt sich vom einzel-
nen Objekt hin zu Prozess, Entwicklung
und Intention. Ebenso wichtig war es
mir immer, den Menschen hinter der
Arbeit zu verstehen und nicht nur das
Werk selbst.

Wie hat sich Ihre Sammlung über die
Jahre verändert?
Im Laufe der Zeit hat sich die Samm-
lung zu einemDialog zwischen der Bild-
sprache der UrbanArt und einer jünge-
ren Generation von Künstlerinnen und
Künstlern entwickelt, die in Malerei,
Installation und angrenzenden Medien
arbeiten.Mich interessieren Positionen,
die reflektieren, wie Bilder heute funk-
tionieren – sozial, digital und psycholo-
gisch –, ohne dabei illustrativ zu werden.
Weniger als ausgearbeitete Antworten
reizen mich Arbeiten, die Spannung,
Ambivalenz und Reibung in sich tragen.

Gibt es aktuelle Künstlerinnen oder
Künstler, die Sie besonders beschäftigen?
Ein aktuelles Beispiel ist Juliana Paek,
deren Arbeit ich während ihres Stu-
diums an der Kunstakademie Düssel-
dorf kennengelernt habe. Kürzlich habe
ich mehrereWerke von ihr erworben, zu
einem Zeitpunkt, an dem sich ihre Pra-
xis noch deutlich im Entstehen befindet.
Unmittelbar überzeugte mich, dass ihre
Arbeiten sich nicht als abgeschlossen
präsentieren. Sie bewegen sich zwischen
Malerei und Installation, verhandeln in
konzentrierter Form Fragen von Erin-
nerung, Identität und sozialer Struktur.
Solche Begegnungen sind für mich zen-
tral, weil sie es ermöglichen, eine künst-
lerische Praxis sowie die Person dahin-
ter in einem frühen Stadium ihrer eige-
nen Sprachfindung zu begleiten.

Was macht für Sie eine gute Sammlung
aus?
Ich begreife die Sammlung nicht als
statisches Gefüge, sondern als dyna-
mischen Zusammenhang. Sie verän-
dert sich fortlaufend, und idealerweise
treten auch die Werke untereinander
in neue Beziehungen. Eine Sammlung
sollte nicht allein Geschmack abbilden,
sondern Verbindungen stiften, Wider-
sprüche erzeugen und neue Lesarten
eröffnen.

Welche Rolle spielt der digitale Raum
für Ihre Sammlung?
Auch der digitale Raum ist Teil dieser
Realität. Für meine Generation sind
Plattformen wie Instagram nicht ausser-
halb der Kunstwelt, sondern ein Ort, an
dem Aufmerksamkeit entsteht, Künst-
lerinnen und Künstler entdeckt werden
und Diskurse beginnen. Ich nutze die-
sen Raum nicht nur zur Präsentation
von Arbeiten, sondern auch zur Förde-
rung von Künstlern und zur Vernetzung
von Menschen.

Und was bedeutet Sammeln heute
für Sie?
Letztlich ist Sammeln für mich eine
Form, nah an den Veränderungen
visueller Sprache zu bleiben. Es geht
weniger um den Besitz von Werken
als um die Sensibilität dafür, wann
etwas Neues beginnt, Gestalt anzu-
nehmen.

Andrew Jovic mit seiner Frau Julia vor Banksys limitiertemWerk «Laugh Now», 2003, ©2026 Pro Litteris.
FOTOS: ©ANDREW JOVIC COLLECTION / CHRISTOPHE FRANÇOIS NILLES

Ausstellungsansicht mit Werken von Vojtech Kovarik, «Aftermath»,
2020, Invader, «Space One (Gold)», 2013, und Invader, «Space One
(Silver)», 2013, © 2026 Pro Litteris.

Ausstellungsansicht mit Tomoo Gokita, «Strong
Woman», 2015, und Roby Dwi Antono, «Kira
(Black)», 2021, © 2026 Pro Litteris.

«Mich reizen
Arbeiten,

die Spannung,
Ambivalenz und
Reibung in sich

tragen.»

«Den Menschen hinter der Arbeit verstehen,
nicht nur das Werk»

Im Moment des Anfangs: Kunstsammler Andrew Jovic über seine Sammlung, Urban Art und neue Bildsprachen.
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