
Facebook-Kommentare 2021 
Anfang Jahr: Lockdown wegen  Corona-Virus  

 

ENRIQUE MUNOZ Die einzigen, die zur Zeit noch etwas Kunst zeigen dürfen, sind die 

Vitrinen-Galerien (nicht zu verwechseln mit gewöhnlichen Schaufenstern). In Biel ist das 

(notgedrungen) das Lokal-Int unweit des Bahnhofs. Da lohnt sich wöchentlich ein kleiner 

Umweg. Diese Woche hat der Bieler Fotograf Enrique Garcia Munoz (2019 u.a.Hoffotograf 

von Thomas Hirschhorn anlässlich von "Sculpture - eine Hommage an Robert Walser") die 

Fenster des Lokals mit Zeitungsseiten der letzten 11 Jahre (vereinzelt älter), auf denen 

mindestens eine Abbildung von ihm stammt, verklebt. Ein Potpourri an Themen; 

Zeitungsgestaltung der 2010er-Jahre, in welcher dem Bild eine wichtige Bedeutung 

zukommt. - Gefallen haben mir auch Abbildungen der Vitrinen-Galerie in Luzern, wo 

Rochus Lussi zur Zeit eine Wolfs-Meute (Holz-Skulpuren) zeigt. 

 

März 2021  
EMMA KUNZ Endlich wieder vis-à-vis von einem Bild stehen statt auf den Bildschirm 

schauen! Als erstes bin ich nach Aarau gefahren. Der «Kosmos Emma Kunz» zog mich 



wie ein Magnet an den Ort, wo ich vor vor fast 50 Jahren den Zeichnungen von EK 

erstmals begegnete.  «Kosmos Emma Kunz» heisst: das Universum von EK – ihre 

Zeichnungen auf Millimeter-Papier, 

ihr Leben als Frau des frühen 20. Jh., 

als Natur-Heilpraktikerin, als 

«Forscherin» in Werken aspektweise 

vergleichbar denkender, 

zeitgenössischer Künstler*innen aus 

aller Welt spiegeln. Ein 

herausforderndes Unterfangen mit 

unzähligen Möglichkeiten (und 

Absturzgefahren). Eine erste Version 

mit anderen Beispielen zeigte 2020 

eine Ausstellung im Kunsthaus 

Ziegelhütte in Appenzell. Jetzt Aarau. 

Meine zentrale Frage: Würde es gelingen ein Gleichgewicht zwischen den vielen, 

grossmehrheitlich von Frauen realisierten Werkgruppen  und dem Schaffen von Emma 

Kunz herzustellen? Oder würde EK zur blossen Referenz degradiert? 

Ich denke die grosse und auch für Insider teilweise überraschende Auswahl von 

Zeichnungen kombiniert mit einem dokumentarischen, ebenfalls Neuheiten 

präsentierenden Raum zu Leben und Werk von Emma Kunz ist das gelungen, auch wenn 

die ganz verschiedenen Dialog-partner*innen  mit ihre je eigenen künstlerischen 

Universen einem natürlich ganz schön fordern. Mit einem einzigen Besuch der Ausstellung 

ist der «Kosmos» nicht in seiner Fülle zu erfassen. Was ich bereits sagen kann: Das Bild 

von Emma Kunz wird durch die Ausstellung verändert.  

Es ist nicht mehr das zur Mystik tendierende von Heiny Widmer und insbesondere Harald 

Szeemann (1970er-Jahre), nicht mehr das von Anton Meier (dem Besitzer der Bilder ab 

den frühen 1970ern) stets streng bewachte Lebensbild. Mit der Zugänglichkeit des 

gesamten Oeuvres seit dem Tod von Anton Meier (2017) hat sich der Facetten-Reichtum 

geweitet – zeigt vermehrt die Künstlerin, die ihre Forschungen nicht nur als Erkenntnis-

Formeln betrachtete, sondern ganz offensichtlich auch Freude an den bildnerischen 

Möglichkeiten ihrer «Zeichen-Methode» hatte. Das schmälert ihre Bedeutung in keiner Art 

und Weise, im Gegenteil, es bringt ein neues Moment der Menschlichkeit, des Frau-Seins 

auch, mit ins Spiel. 



Von den gewählten «Satelliten» sind mir einige näher, andere weniger und…schön, dass 

man auch lachen darf – etwa bei den beiden 

Kautschuk-Vasen, welche die Köpfe von 

Emma Kunz respektive Helena Blavatsky 

zeigen (Goshka Macuga *1967 PL BILD).  

Blavatsky ist heute umstritten, ist aber 

dennoch die Inspirationsquelle von Rudolf 

Steiner und die Anthroposophie ihrerseits 

steht im Austausch mit Emma Kunz (auch 

wenn sie Steiner nicht eben mochte). Ein 

Highlight ist auch die Neon-Arbeit von Mai-

Thu Perret, die eine Zeichnung von Emma 

Kunz zum Leuchten bringt. Interessant und anregend sind die Bilder von Agnieska 

Brzezanska (*1972 PL), die von den Astrogrammen von Emma Kunz, aber auch Georgia 

O’Keeffe oder Emily Carr, ausgehen. Zu Diskussionen Anlass gibt möglicherweise Rivane 

Neuenschwanders Kostüm-Serie «The Name of Fear» nach Zeichnungen brasilianischer 

Kinder, obwohl hier wie dort unsichtbaren Kräften Ausdruck verliehen wird; gewagt, 

beinahe die Grenzen sprengend, aber gerade darum anregend.  

Ausgesprochen stimmig ist die Installation im Innenhof (Laureen Youden CA), die ein Tor 

aus Würenloser Muschelkalk auf einem Spiegelfeld zeigt. 

 

April 2021 
GERHARD RICHTER Ich gehe nicht (mehr) häufig ins Kunsthaus Zürich. ZH macht 

anders als Basel, Bern, Winterthur etc. nicht mit beim "Museumspass", was 23 Franken für 

den Eintritt bedeutet.... Ausser ich 

will etwas unbedingt sehen, z.B. 

die "Landschaften" von Gerhard 

Richter. Schlicht grossartig (und 

vielschichtig durchdacht!). Die 

Kunstmarktpreise für Richter sind 

surreal, aber zumindest gelten sie 

hier einem Künstler, dessen Werk 

enormen Einfluss auf viele andere 

Kunstschaffende hatte. Und sein 

Umgang damit ist sympathisch 



(viele Schenkungen). Überhaupt hat er (auch) Humor. Ein Leitsatz in der Ausstellung: "Ich 

liebe alles, was keinen Stil hat: Wörterbücher, Fotos, die Natur, mich und meine Bilder". - 

Ein Genuss ist es, die Ausstellung mit einem Audio-Guide zu durchwandern, denn die 

Texte sind informativ und erzählen z.T. auch biographische Details und überdies seine 

erstaunlich reiche Beziehung zur Schweiz; die Alpen sind ein vervielfachtes Motiv. - Auch 

die Unterteilung der 60 Jahre Landschaft in Richters Werk ist interessant, nachvollziehbar 

und Entwicklung aufzeigend von den gemalten "Fotografien" über das "Kuckucksei" zur 

Distanzierung und Abstraktion und schliesslich zur direkten Übermalung von Foto-

Abzügen. Neues eröffnet die Ausstellung nicht, aber es ist wie Richter selbst nicht ganz 

unironisch sagte: "Mit der Landschaft wollte ich etwas schönes malen" und wir mal wieder 

ein schönes Kunsterlebnis haben. Bild: «Park» 1990. Foto: azw 

 

JOACHIM BANDAU Manchmal geht man ohne grosse Erwartungen in eine Ausstellung 

und fühlt sich danach bestätigt oder man ist  - vielleicht, selten – begeistert. So kürzlich in 

Basel erlebt, beim Besuch der Ausstellung Joachim Bandau in der Kunsthalle. Der 

deutsche Bildhauer hat Jahrgang 1936 (!), gehört somit gewiss nicht zum gängigen Profil 

der Kunsthalle Basel. Aber: Gezeigt wird das hierzulande weitgehend unbekannte 

Frühwerk der Jahre vor und nach 1970 und dieses wirkt  - in gewissem Sinn – so jung wie 

dasjenige von 40jährigen.  

1991 hatte Joachim Bandau eine 

grosse Ausstellung im Aargauer 

Kunsthaus. Sie ist mir in bleibender 

Erinnerung, vor allem der Kommentar 

des damaligen Direktors, Beat Wismer, 

wonach Minimal Art in Europa  niemals 

frei von Geschichte sein könne. Die 

innerlich aufgeladene Spannung der 

äusserlich reduzierten Form faszinierte 

mich. Im Werkverlauf Joachim 

Bandaus gelten jene Jahr als die 

„Bunkerepoche*.  

Und jetzt das Frühwerk: Technoide, 

popartige, verführerisch glänzende, 

„Labor-Instrumente“  von erschreckend 

körperhaften Dimensionen. Und dabei 



keine Science Fiction-Roboterhaftigkeit ausstrahlend, sondern durch und durch Skulptur 

repräsentierend.  

Bandau tat dies im Geist  der Zeit (Werkstoff Polyester z.B.); das Werk verkörpert das 

Deutschland prägende Trauma des 2. Weltkrieges in Kombination mit einer technische 

Entwicklung (gerade deswegen?) als Bedrohung empfindenden Bildsprache. Das ist in der 

verdichteten, klaren – aber noch nicht geometrischen – Formensprache ausgesprochen 

beeindruckend.  

Erstaunlich ist überdies, dass die Arbeiten in so hervorragendem  Zustand sind – d.h. 

seine künstlerische Krise um 1975, die zur späteren Werkausrichtung führte, hatte keine 

zerstörerische Komponente, sondern liess ihn die Frühzeit trotz allem als wichtig 

erscheinen, auch wenn er die Skulpturen in einen Lagerraum (?) verbannte. 

Unbedingt sehenswert! 

P.S. Meinen Text von 1991 findet man hier: https://annelisezwez.ch/wp-

content/uploads/Joachim_Bandau_Aargauer_Kunsthaus_1991.pdf 

 
 
NORDKOREA I Vor zwei Tagen habe ich die Korea-Ausstellung im Alpinen Museum in 

Bern gesehen. Weil ich mit Südkorea resp. der südkoreanischen Mentalität ein wenig 

vertraut bin, war ich gespannt.  

Es ist grossartig, was das kleine Team des Berner Museums zum Thema der Bedeutung 

der Berge für die Bevölkerung in Nordkorea realisiert hat. Die Andeutung einer gewissen 

Öffnung in den Jahren 2018/19 hat es (mit viel administrativem Aufwand und 

"Folgsamkeit") möglich gemacht.  

Ganz wesentlich: Die Annährung an das Thema über unzählige Interviews mit Menschen 

in unterschiedlichen Funktionen, Berufen.  

ABER: Die Worte sind kaum auszuhalten; sie sind so was von ideologisch angelernt als 

wären sie alle Vertreter*innen einer Religionsgemeinschaft mit Kim Il Sung und seinen 

Nachfahren als Gottheiten.  

Man muss ganz genau hinhören, um da und dort auch nur eine persönliche Erfahrung 

wahrzunehmen, etwa beim Berg-Maler und Kunstschul-Lehrer Mansudae, der den heiligen 

Berg - den Paektusan - unter grossen Kälte-Strapazen selbst mehrfach bestiegen hat.  

Interessant ist auch das Interview mit der Leiterin eines landwirtschaftlichen 

Vorzeigebetriebs, die sich versteckt um die Probleme der Hungersnot in den 1990er-

Jahren windet. Zusammen mit dem grossen Führer hätten sie die Zeit der Entbehrung 

überwunden, sagt sie sinngemäss.  



Zu erwähnen ist, dass Landwirtschaft in Nordkorea (im Gegensatz zum Süden) tatsächlich 

eine klimatische Herausforderung ist. Informativ ist in diesem Zusammenhang s das 

Gespräch mit dem schweizerischen Vertreter des DEZA, der ein erfolgreiches und von der 

nordkoreanischen Führung geschätztes, landwirtschaftliches Pilotprojekt leitet (das die 

Equipe allerdings nicht filmen durfte).  

Ein Besuch der Ausstellung ist sehr empfehlenswert. 

 

Mai 2021 
NORDKOREA II Das wäre ein Ding: Ein Interview mit Kim Jong Un auf Berndeutsch! 

Immerhin wohnte der nordkoreanische Staatschef  als Kind 11 Jahre in Köniz und 

besuchte die öffentliche Schule Liebefeld, da lernt man die Sprache und vergisst sie wohl 

kaum wieder.  

Doch Spass beiseite; ein solches Gespräch gibt es zu «Grenzgänge, Nord- und 

Südkoreanische Kunst» im Kunstmuseum Bern nicht und weist damit auf die Grenzen, mit 

welchen Kuratorin Kathleen Bühler konfrontiert war. Ihr Glück war, dass Uli Sigg in der Zeit 

als er Botschafter der Schweiz in Nordkorea war, einige, zum Teil grossformatige Werke 

aus den sozialistisch-realistischen Malschulen des Landes erwerben konnte. Als 

Autorschaft zeichnet das «North Korea Collective».  

 

Dann ist aber bereits Schluss mit Kunst, die wirklich aus Nordkorea stammt. Die übrigen 

Werke zu Nordkorea stammen von 

chinesischen Künstlern, die z.B. aus dem 

Grenzgebiet zu Nordkorea stammen oder 

südkoreanischen Künstler*innen, die sich 

mit Nordkorea auseinandersetz(t)en. Am 

eindrücklichsten sind darum jene zwei 

Werkgruppen, wo wirklich ein Austausch 

stattfindet, allen voran jene von Kyungah 



Ham (*1966), die illegal Zeichnungen von SK nach NK einschleust und dort in 

Stickereifabriken in grossformatige und grossartige, gestickte Werke auf Seide umsetzen 

lässt (BILD). Zehntausendfach gingen die Nadeln mit den farbigen Fäden rauf und runter, 

vermutlich monatelang. Besser ist die Gleichzeitigkeit der beiden Systeme nicht 

einzufangen.  

Eindrücklich ist auch die von Sojung Jun (*1982) initiierte Zusammenarbeit eines 

Überläufers aus NK mit einer Pianistin aus Seoul, die gemeinsam ein sehr melodiöses 

Stück komponieren, basierend auf einem Volkslied aus NK und einem aus SK und dieses 

auf zwei Konzertflügeln spielen, einfühlsam gefilmt von der Künstlerin.  

Es gibt auch Werke aus Südkorea, die hinter das Trennende zurückgehen und auf 

buddhistischer Tradition aufbauen, wunderschön z.B. in den Pflaumenblüten-Skulpturen 

von Kim Changduk (*1966), bei denen jedes Blütenblatt einzeln aus Wachs geformt ist. 

Bei ihm geht es indes nicht um einen Gegensatz zu NK, viel eher – was bei dieser 

Generation von südkoreanischen Kunstschaffenden mehrfach vorkommt – um die 

Wiedererweckung der eigenen Kultur nach der Befreiung von der japanischen 

Okkupation.In Bern befassen sich ja zurzeit zwei Ausstellungen mit Nordkorea, die eine 

filmisch, die andere künstlerisch. Was jene im Alpinen Museum besser vermittelt, ist das 

heutige, von einer Art religiöser Ideologie geprägte Denken in Nordkorea. Speziell bei den 

Film-Interviews im Kunst-Studio Mansudae kommt da zum Ausdruck wie z.B. die 

Verherrlichung der Berge, der Landschaft zugleich Ideologie wie auch persönliche 

Überzeugung ist und darum den Bildern – ob Meereswellen oder ein heroisches 

Historienbild – jene Emotionalität verleiht, die mehr ist als Propaganda im Dienst der 



Machthaber und darum auch die aktuell im Kunstmuseum in Bern zu sehenden Bilder des 

«North Korea Collective* zu künstlerischen Ereignissen macht. 

 

SUR PAPIER Das Musée d’art et d’histoire de Neuchâtel lädt zu einer Ausstellung mit 

dem Titel «Sur Papier» – mit vier Künstler*innen vom Konzept her nicht a priori 

vielversprechend, 

dachte ich. Eine von 

ihnen ist die bekannte 

Bieler Malerin/ 

Zeichnerin Mingjun 

Luo. Sie warb mehr 

als für sie typisch für 

einen Besuch. Jetzt 

weiss ich warum. Das 

Highlight der 

Ausstellung ist tatsächlich Mingjun Luos 105 (!)-teilige Serie von Zeichnungen, die auf 

Leinwand aufgezogen sind und eine 8x7 Meter grosse Wand im Museum vollständig 

ausfüllen. «Break up étoilé» (Sternartiges Aufbrechen) nennt Luo die 2020 entstandene 

Serie. Man geht wohl nicht fehl in der Annahme, dass das coronabedingte Zuhausebleiben 

den langen Atem möglich machte. Die Zeichnungen sind vervielfachte kleine Explosionen, 

die sich dahingehend ins Thema «Sur Papier» fügen als das Ausfächern der China- 

Tusche im weichen Papier die 

Ästhetik der Arbeiten 

massgeblich mitbestimmt.  

Erstaunlicherweise kehrt die 

Künstlerin, die in China 

aufgewachsen und studiert 

hat, zu frühen Arbeiten 

zurück, als sie sich – 

entgegen der Zeit des 

Studiums in Hunan – auf 

chinesische Traditionen 

zurückbesinnt, diese jedoch durch Dekonstruktion – z.B von Schriftzeichen – in neue 

Kontexte setzt. Jetzt erscheint das Aufbrechen als etwas nicht Fassbares und doch in 

unserem Leben aktuell Allgegenwärtiges.  – Weitere Arbeiten bereichern ihren Auftritt. 



Ausgangspunkt der Ausstellung war eigentlich ein Aufenthalt von Francine Mury (*1947) in 

China, bei welchem sie mit der Künstlerin Jiang Zuqing (*1962) «vierhändige», gestische 

Zeichnungen realisierte und die nun einen Schwerpunkt der Ausstellung bilden. Wobei die 

als Hauptwerke geplanten Grossformate, die in Neuenburg hätten realisiert werden sollen, 

pandemiebedingt nicht respektive nur einseitig zustande kamen, was nicht eigentlich ein 

Ersatz ist.  

Was die drei Kunstschaffenden verbindet, ist einerseits ihre Liebe zur China Tusche, 

deren Eigenheiten nur «sur papier» zu Leben gelangen, andererseits der mehrschichtige 

Austausch zwischen östlicher und westlicher Kultur. 

Hinzu kommt eine Klang-

Installation von Sivan Eldar 

(*1985 Tel Aviv), die 

papierene Schalen mit 

körnigen Pigmenten dann 

zum Vibrieren bringt, wenn 

die Klänge hörbar sind, nicht 

aber wenn sich die Töne in 

für uns nicht hörbaren 

Frequenzen bewegen, was 

gedanklich vielleicht vergleichbar ist mit dem in der Realwelt nicht messbaren Energie-

Austausch beim «vierhändigen» Zeichnen der beiden Künstlerinnen. 
 

Juni 2021 
KARA WALKER Ich habe mich auf die Ausstellung der Zeichnungen von Kara Walker im 

Kunstmuseum Basel gefreut; eigentlich schon letztes Jahr. Aber jetzt ist sie da, die Schau der wohl 

bekanntesten afroamerikanischen 

Künstlerin. Den Einstieg holte ich mir am 

Bildschirm durch die virtuelle Teilnahme am 

Künstlerinnengespräch zwischen Kara 

Walker (*1969) und der Kuratorin Anita 

Haldemann. (Die Professionalität der 

Übertragung liess mich erstmals denken, 

wow, das ist ja akustisch viel besser als DA 

sein!). Im ersten Teil gab Walker einiges aus 

ihrem Leben preis, z.B. auch ihr Studium der 

afroamerikanischen Geschichte, ein gewisses Kennenlernen war möglich, im zweiten Teil wurde 



es mir dann zu inneramerikanisch, sodass ich den Inhalt eigentlich nicht mehr verstand und so 

stieg ich, wie die sinkenden Teilnehmerzahlen zeigten andere auch, aus.  

Jetzt die Ausstellung. Sie ist ein Erlebnis. ABER: Sie ist in keinerlei Hinsicht ein Honiglecken. Nicht 

weil die sexuellen Inhalte zu drastisch wären und auch nicht weil die Fülle von 600 dicht gehängten 

zeichnerischen Arbeiten auf Papier hohe Konzentration fordert, um als Aneinanderreihung von  

Einzel-Werken wahrgenommen zu werden. Die Schwierigkeit liegt viel mehr darin, dass wir die 

typischen afroamerikanischen Allusionen nur sehr summarisch um nicht zu sagen clichéhaft 

verstehen und uns so auch ironische Anspielungen entgehen. Ein Audio-Guide, der uns während 

des Rundgangs durch die Ausstellung punktuell einige Hintergründe liefern würde, wäre äusserst 

hilfreich gewesen. (Der Saaltext ist minimal.) Fazit: Ein Nachbearbeiten des Besuches ist 

unabdingbar. 

 

Der Parcours durchläuft primär die letzten 20 Jahre. Wie Kara 

Walker selbst betont, trägt die Schau die Züge einer intimen 

Biographie. Kara Walker hat, so scheint mir, ein Tag-Gesicht 

und ein Nacht-Gesicht. Zeitweise durchwirken sie sich, aber bei 

vielen, vielen Zeichnungen hat man den Eindruck, sie schütten 

etwas aus dem Off aus, seien Ausfluss eines nie endenden 

und immer wiederkehrenden Traumas. Angst ist immer eng mit 

dem Körper verknüpft,  vermutlich ist die starke Präsenz 

sexuell konnotierter Zeichnungen darum sehr gross. Auf einer 

Zeichnung frägt sie sich: «When are you gonna geht over that, 

when, when, when». Trotzdem sind es keine Ich-Bilder  - es ist 

ein schauen, ein mitfühlen, ein Erzählen von etwas 

Kollektivem. Ein einziges, offensichtliches Selbstporträt habe 

ich entdeckt. 

 

Als sehr schwierig empfand ich die Reihe der Barack Obama-Bilder. Gewiss, er war der erste 

schwarze Präsident, aber er ist nicht im engeren Sinn ein Afro-Amerikaner (mit einem Sklaven-

Hintergrund). Zumindest wir in Europa haben manchmal gestaunt, wie wenig er dieses schwarze 

Moment während seiner Amtszeit zeigte. Viel mehr tat es Michelle Obama, die wirklich eine Afro-

Amerikanerin ist, aber sie scheint bei Kara Walker – sauf erreur – erstaunlicherweise nicht auf. 

Darum sind die Bilder, die Barack Obama als «Retter», als «Lichtbringer» gar, zeigen für mich bei 

aller  politischen Sympathie nicht nachvollziehbar. In einer Besprechung wurden sie als «ironisch, 

bitter-bös» bezeichnet. Der Saaltext sagt aber kein Wort in diese Richtung.  

 

SCHWEIZER SKULPTUR SEIT 1945 An der Vernissage war ich von «Schweizer Skulptur seit 

1945» im Aargauer Kunsthaus emotional berührt wie viele Kunstaffine meiner Generation. Die 



Ausstellung las sich wie ein 

Gang durch die eigenen 

Biographie. Von den 150 

Künstlerinnen und Künstlern 

(von Hans Aeschbacher über 

Ingeborg Lüscher bis Beat 

Zoderer) kannte ich aus meiner 

Tätigkeit als Kunstkritikerin 

mehr als die Hälfte persönlich – 

meist in Form von Erinnerungen 

an Gespräche in Ausstellungen 

und Ateliers – und nur gerade acht Bildhauer*innen kannte ich nicht (etwa Giovanni 

Genucchi(1904-1979).  

Zuhause kam dann bis zu einem gewissen Grad die Ernüchterung und sogar die Erkenntnis, dass 

Kurator Peter Fischer auf dem vom Aargauer Kunsthaus zur Verfügung gestellten Raum (Parterre 

plus Treppensaal plus Dach und Park) ein so umfassendes Thema mit einem Zeithorizont von 75 

Jahren und einem wohl kaum allzu hohen Budget (Skulpturenausstellungen sind teuer!) gar nicht 

adäquat realisieren konnte.  
So sind denn die Gewichtungen zum Teil fragwürdig, richten sich (zu) sehr nach dem, was in der 

Aargauer Sammlung vorhanden ist. Als Beispiel: Erwin Rehmann ist lediglich mit einer kleinen, 

stelenartigen Eisenplastik von 1960 vertreten und Franz Eggenschwiler mit einer Kleinstplastik 

«Löwe aus Juda mit Davidstern» (beide aus der Sammlung). Schmerzhaft ist für mich das ach so 

bekannte Ausklammern des Textilen und somit auch der Pionierin der eigentlichen Textil-Skulptur, 

Elsi Giauque. Vielfalt an Materialien ist dann aber in den 2000er-Jahren nicht mehr zu umgehen 

und so kommt die Textil-Skulptur dann doch noch über Isabelle Kriegs «Life Jacket» ins Spiel, 

wobei eigentlich bereits Lucie Schenkers erotischer «Schnitt II» von 1985 (eine geöffnete 

Baumwollfadenspule) eine Textilskulptur ist; klein aber sehr fein.  



Dieser Hinweis soll nicht ein Aufzählen von Kritikpunkten sein. Denn es gibt eine riesige Vielfalt zu 

sehen und sehr, sehr viel Erfreuliches, das u.a. mit Peter Fischers fundierter Kenntnis der 

Innerschweiz zusammenhängt. So setzt z.B. Rudolf Blättlers archaische Mann/Weib-Skulptur auf 

dem Dach einen unübersehbaren Akzent. Insgesamt hätte ich mir das Dach allerdings dichter 

bespielt gewünscht.  

Erstaunlich und für mich erfreulich ist das sehr schöne Tryptichon von Rolf Brem, der heute kaum 

mehr national beachtet wird. Grosse Mühe gegeben hat sich Peter Fischer, die Romandie nach 

Aarau zu holen, nicht nur zeitgenössisch mit Mai-Thu Perret, Valentin Carron und Sylvie Fleury, 

sondern auch mit primär in der Romandie bekannten, wie Olivier Estoppey, Charles de Montaigue 

oder auch Henri Presset. Dasselbe gilt für das Tessin – wunderschön platziert ist der «Acrobate» 

des Tessiners Remo Rossi von 1958 mit Blick auf die Reihe von Kleinplastiken von Alberto 

Giacometti. Im selben Saal ist auch die Dreiheit Germaine Richier, Charles Bänninger, Hans 

Aeschbacher ein Highlight, erzählt sie doch ohne Worte ein Stück Schweizer Kunstgeschichte aus 

der Zeit des 2. Weltkrieges. Es gibt allerdings auch problematische Platzierungen – z.B. Gunter 

Frentzel im Verbund mit Luginbühl, Rehmann und Licini. Vielleicht hat Peter Fischer die fragile 

«geschichtete Stahlskulptur» des Solothurners aus Sicherheitsgründen in die Ecke verbannt, ok. 

Die Frage, die einem verfolgt ist auch immer wieder «Was ist Skulptur» - selbst die Figur von Eva 

Aeppli scheint sich das zu fragen, ihrem kritischen Blick auf den «Gewürzkasten» von Dieter Roth 

nach zu schliessen.  



Von den ans Licht geholten Künstlerinnen 

(das ist im Moment ein Must) sticht für 

mich die Zürcherin Rosa Studer-Koch 

(1907-1991) heraus. Ihre Dreier-Gruppe 

im Park ist ausserordentlich.  

Dass die Grossen der Schweizer Skulptur 

– insbesondere Bernhard Luginbühl und 

Jean Tinguely (und da  auch Niki de St. 

Phalle) sowie Daniel Spörri – breit 

vertreten sind, ist ok, aber Ugo Rondinone 

ist nun wirklich übervertreten, auch wenn 

das vielleicht zentrale Werk  - eine Art Kleinskulpturen-Setzkasten – in die Aargauer Sammlung 

gehört. 

Ein Coup ist gleich im Eingangssaal die «Büste» von Urs Lüthi von 2020 mit dem 1:1 zu 

verstehenden Titel «Urs Lüthi weint für sie» - einst war das der Titel seiner Ikone der frühen Foto-

Kunst (um 1968). Doch was damals ein Gender-Werk war (auch Männer dürfen weinen), weckt 

jetzt ganz andere Assoziationen, vielleicht so etwas wie Trauer über den Zustand der Welt.  

150 Künstler*innen sind in der Ausstellung vertreten und viele fehlen…. Die Tradition der Skulptur 

in der Schweiz ist reich! Schön, dass sie Aarau ans Licht holt. Das Haus zeigt damit auch, wie 

relevant seine Sammlung diesbezüglich ist. Eigentlich, um an den Anfang meines kleinen Textes 

zurückzukehren, hätten alle Räume zur Verfügung stehen sollen! 

 

Juli 2021 
KUNSTMUSEUM THUN Eigentlich hat mich die Ankündigung der Ausstellung des 

schwedischen Künstlers PAUL FÄGERSKIÖLD (*1982) nach Thun gelockt. Denn keine 

Schweizer Kuratorin weiss mehr zur aktuellen schwedischen Kunstszene als Helen Hirsch, 

Direktorin des Kunstmuseums Thun. Eine Ausstellung des parallel gezeigten Werkes von 

ALBRECHT SCHNIDER (der neuerdings mit Wohnsitz Hilterfingen fast ein Thuner ist) hatte ich vor 

nicht allzu lang in Zürich gesehen, erwartete somit nichts Neues. 

Doch meine Erwartungen im Vorfeld waren falsch.  

Zwar beschäftigt sich Fägerskiöld tatsächlich mit 

den Menschen, ihrem Denken und Handeln in 

verschiedenen – auch geographischen – 

Kontexten und der Relation zu Zeit und 

Universum, doch die oft zeichenhaft reduzierte 

bildnerische Umsetzung begeisterte mich nicht 

eigentlich; zu theoretisch war mir das in vielen 

Fällen unbekannte philosophische  (gesellschafts- 



und umweltkritische) Referenzsystem im Vergleich zu dem, was sich dem Auge bietet. Auch der 

Blick auf den Sternenhimmel in 100’000 Jahren ist mehr im Kopf als im Visuellen etwas 

Besonderes, zumal sich viele Künstler*innen vor ihm mit dem Sternenhimmel befasst haben (bis 

zurück zur kanadischen Künstlerin Via Celmins). BILD: Der Himmel wie er sich 1889 über dem 

Kloster von St. Rémy zeigte und somit von Vincent Van Gogh hätte gesehen werden können.  

Flaggen – bei Fägerskiöld alle monochrom weiss – können auf eine Gesellschaft verweisen, ohne 

Zweifel, doch wenn dies nur dadurch aktiviert wird, dass ich erkenne, dass es sich bei den leicht 

hervorgehobenen Zeichen z.B. um «Hammer und Sichel» handelt  -  dann ist mir das  - subjektiv 

selbstverständlich - bildnerisch zu wenig überzeugend, sorry. Dasselbe gilt für die Staffel mit 

Militärflugzeugen, dich ich einerseits als die Modelle für von Northrop B-2 (dem teuersten 

Kampflugzeug der Welt) erkennen und gleichzeitig als Allegorie auf den Song «Spirit in the Sky» 

des amerikanischen  Musikers Noman Greenbaum (seine Hoffnung, dass er nach seinem Tod in 

den Himmel aufgenommen werde) wahrnehmen soll. Als Kopfgeschichte ok, aber bildnerisch?? 

 

Umgekehrt zeigt mir der Eindruck der Werke von 

Fägerskiöld aber gerade die Qualität der Bilder von 

Albrecht Schnider. Er zerlegt - ein Menschgesicht, einen 

Vogelkopf, eine Bergkette… - nicht einfach, er verwandelt 

es in ein BILD, das meist gerade noch die Basis verrät 

(vielleicht auch kaum mehr) und mich bildnerisch (nicht 

theoretisch) verführt, das Neue zu sehen und als 

Bereicherung anzunehmen. Die Methode, die 

verbleibenden – geometrisch berechneten – Formen in 

sehr bewusst gesetzter Farbgebung oft wie Puzzlesteine 

auf eine rohe Leinwand zu setzen, gibt den Werken 

zudem beinahe so etwas wie Objektcharakter. In dieser 

Ausstellung des international bekannten, inzwischen 

63jährigen Berners sind es somit – für mich – nicht die 

Grossformate, die ich in Gedanken nach Hause trage, sondern die Mittelformate und die 

Zeichnungen (auch die Skizzenbücher) welche die Arbeitsweise Schniders einerseits transparent 

machen, anderseits lebendig verdichten. 

 

MÔTIERS Es war pures Glück. Nach all den Wetterkapriolen ein Sommertag für den 

Familienausflug zu «Art en plein air» in Môtiers. BILD: Wildwest-Saloon von Gregory 

Sugnaux.  Es ist die einzige Freilichtausstellung ihrer Art, die seit 1985 durchgehalten hat 

und immer noch unter derselben Federführung (ein Komitee rund um Pierre-André und 

Marie Delachaux)  steht,  wobei die Auswahljury seit einigen Ausgaben von der Eidg. 

Kunstkommission präsidiert wird. 



Sie verbindet auch heuer 

Tradition und Erneuerung. 

Tradition z.B. dahingehend, 

dass sich Bewohner*innen 

des einstigen Absinth-

Dorfes im Kleinen 

mitbeteiligen. Heuer hat 

Entlein «Piu-Piu» (das 

gerne ein Kunstwerk wäre) 

sogar das Zeug zum 

«Chou-Chou»!! Tradition 

aber auch, dass zahlreiche Werke  Aktivität einfordern, und zwar 

nicht virtuell, sondern physisch; wunderbar wie selbst Ü70 es wagen 

ins Traumhaus der «Frères Chapuisat» zu kriechen, um mit einem 

Meer von Farben belohnt zu werden (Bild)! Tradition auch, dass es 

Werke von Schweizer Künstler*innen oder Kunstschaffenden, die 

hier wohnen, sind. Und zwar von «Ben» (*1935) bis Simone Holliger 

(*1989), wobei das «Mittelalter» im Vordergrund steht. 

Die Erneuerung findet insofern statt als auch unbekannte Namen 

auftauchen (für mich z.B. Marta Margnetti *1989/Bellinzona oder Rebecca Sauvin, *1975 

Genf). Sowohl die metallene Hängematte aus Plaketten mit 

eingestanzen Zeichen der Tessinerin wie die vom Wasser der 

«Sourde» geformten, amorphen, kleinen Wachs- und danach in 

Bronze gegossenen «Wesen» (Bild)  der Genferin sehr schöne 

Arbeiten sind. Dennoch: Den langjährigen Charakter von 

Freilichtausstellungen erfinden weder sie noch andere wirklich 

neu. Die eigentlichen Cracks der Schweizer Kunstszene fehlen – 

mit Ausnahme von Roman Signer – weitgehend, aber die sind sonst allüberall.  

 

Zu den künstlerisch, inhaltlich und gestalterisch nachhaltigen Arbeiten gehören z.B. die 40 

dicht beieinander stehenden Figuren (Gips, Holz, Schaumstoff, Farbe, Kleider) von 

Jonathan Delachaux (ja, er ist der Sohn der Obgenannten) und seiner Partnerin Zoé 

Cappon, die bewusst eine Flüchtlings- oder Quarantäne-Situation evozieren. Typisch für 

Môtiers, dass man sich als Besuchende hineinbegeben darf und so selbst zur isolierten 



Figur wird. – Sehr schön in die neue Feminismus-Welle 

passt Catherine Gfellers 5 Meter hohe «Linglan» (Retour 

avec Bonheur), die majestätisch aus dem Nichts auftaucht 

und die aus China stammende Mutter des bekannten 

Uhrenmacher-fabrikanten Edouard Bovet-de-Chine 

verkörpert.  

Nicht neu, aber immer wieder faszinierend und immer 

wieder zu Fotoshooting animierend ist der Spiegel, der innen 

zu aussen und aussen zu innen macht («Chapelle» von Alexandre Joly).  

 

Eher selten sind wohl jene Besucher*innen, die es schaffen, die vom 

Sockel der TV-Serie Smallville entfernten Figuren zu ersetzen! (Ad hoc 

Künstlergruppe «Smallville»). Um alles zu sehen und sich hier und dort 

kritisch zu fragen, ob das reicht, um eine gute Arbeit zu sein… der 

fahre hin! 

 
 

August 2021 
 

ELISABETH STAFFELBACH Dieser Tage wird die Galeristin Elisabeth Staffelbach 80 

Jahre alt und feiert das mit einem (kleinen) Fest, zu dem auch ich eingeladen bin. Denn 

uns verbindet eine 45jährige Freundschaft. 1976 eröffnete sie (zus. mit der 2021 

verstorbenen Madeleine Thomann) einen 

«Kunstladen» in Lenzburg. Und ich schrieb 

einen Artikel fürs Aargauer Tagblatt (heute 

Aargauer Zeitung). In den Nach-68er-Jahren 

schien uns Frauen alles möglich – auch nach 

dem Gang zum «Wochenmärit» eine 

Kunstausstellung besuchen. Hier findet man 

den direkten Link zum Text von 1976: 

https://annelisezwez.ch/wp-

content/uploads/Eroeffnung_Galerie_in_Lenzburg_Staffelbach_1976.pdf 

Die idealistische Vorstellung erwies sich schnell als Illusion; bald war der «Kunstladen» 

eine Galerie, wie sie damals landauf und landab wie Pilze aus dem Boden schossen. Und 

die ausstellenden Künstler*innen kamen aus der ganzen Schweiz. Nur wenige Galerien 



von damals haben längere Zeit überlebt. Elisabeth Staffelbach hatte einen unglaublichen 

Durchhaltewillen – ihre Galerie zog mehrfach um, ging 2008 mit der Galerie Hufschmid in 

Zürich ein Joint Venture ein, war schliesslich mehrfach bei der Stiftung Rüegg in Zürich zu 

Gast. Über ihre Website www.artprojectsstaffelbach.ch ist sie heute noch online. 

 

Galerien werden oft nicht als Kunstorte im engeren Sinn wahrgenommen. Man hängt 

ihnen das Label «kommerziell» um und distanziert sich. Das mag hier und dort seine 

Richtigkeit haben, aber gerade die Galerien der ersten Stunde wie jene von Elisabeth 

Staffelbach verfolgten stets ein übergeordnetes Ziel, nämlich ihrer Meinung nach wichtiges 

Schweizer Kunstschaffen zu fördern, eine Plattform der Begegnung zu sein – nie wäre ein 

Besucher, eine Besucherin, der oder die sich «nur» für die Kunst interessierte, aber keinen 

Kauf in Betracht zog, als unwichtig behandelt worden!  

 

Trotz grosser Treue zu «ihren» Künstler*innen wandelte sich das Programm stetig, wozu 

bisweilen auch der Konkurrenzdruck unter den Galerien beitrug – nicht immer konnte war 

alles so einfach. Zu den Künstler*innen, die lange in Lenzburg, in Aarau, in Zürich 

ausstellten, zählen in kunterbunter Reihenfolge Heiner Kielholz, Hugo Suter, Ueli Michel, 

Schang Hutter, Beatrix Sitter-Liver, Valentin Hauri, Marianne Kuhn, Christine Knuchel, 

Ruedi Blättler, Irma Ineichen,  Ruth Maria Obrist, Gillian White, Maurice Ducret, Mette 

Stausland, Luigi Archetti, Irene Naef, Urs Aeschbach, Katrin Freisager, Annelies Strba 

u.v.a.m.     

 

September 2021 
  
MAYA BRINGOLF Auch wenn man selektiv auswählt, 

man sieht zwangsläufig VIEL Kunst an Messen oder auch 

jetzt schon am Zurich Art Weekend. Und doch kann es 

sein, dass man, z.B. auf der Fahrt nach Hause, 

gedanklich an EINER Ausstellung hängen bleibt, weil sie 

Fragen stellt. Ist mir heute so ergangen bei Maya Bringolf 

(*1969) in der Galerie Bromer an der Rämistrasse 3. Den 

abgebildeten, von Röhren durchbohrten Bürostuhl habe 

ich zuvor im Kunstraum Baden anlässlich der Ausstellung 

"Touch me I'm sick" gesehen und ihn als überzeugende 

Visualisierung eines Burn Outs erlebt. Und jetzt steht er 



da in einer klinisch weissen Umgebung zusammen mit anderen geschrumpften, 

geschmolzenen, durchlöcherten Objekten/Bildern und ist auf einmal kein Burn Out Bürostuhl 

mehr, sondern eine formbewusste, äthetische Skulptur. Auch die von Feuerrohren 

durchbohrten Orientteppiche mag ich im Moment nicht politisch interpretieren.  

Keine Stunde später treffe ich die Künstlerin bei Franziska Furter und Freunden in der Galerie 

Lullin+Ferrari (über Furters Vielstimmigkeit muss ich dann auch noch nachdenken!). Ich taste 

mich im Gespräch mit Maya an meine Schwierigkeit heran. Sie weist u.a. darauf hin, dass der 

Stuhl nicht für "Touch me I'm sick" entstanden sei, sondern dass die Kuratorin (Claudia 

Spinelli) ihn in einer noch früheren Schau gesehen hatte und dann für ihre Themen-

Ausstellung haben wollte. Ihn nur als "Burn Out"-Visualisierung zu sehen, sei zu eng.  

Plötzlich erinnerte mich an die riesigen Klang-Röhrensysteme, die Bringolf im Kunstmuseum 

Bern anlässlich von "Merets Funken" 2012/2013 gezeigt hatte und merkte, dass ich mich 

fixieren liess weil ich es so träf fand und damit das Gesamtwerk aus den Augen verloren hatte. 

Jetzt kann ich wieder freier schauen und habe einmal mehr erkannt, wie Themen-

Ausstellungen für Künstler*innen auch problematisch (eben: einengend) sein können. 

Spannend. 

 
 

ERNA YOSHIDA BLENK Endlich wieder einmal ein Buch mit einem Text von azw, das auch 

wirklich erscheint (trotz Pandemie). Es handelt sich um eine 

Monographie zu Erna Yoshida Blenk (1913-1996). EYB ist die 

Tochter eines in Shanghai ansässigen Handelsmanns und einer 

Japanerin. Ihre Kindheit verbrachte sie in Kobe (Japan) und in 

Shangai. 1926 kommt sie in die Schweiz, lebt bei einem Onkel und 

tritt 1931 in die Kunstgewerbeschule Zürich ein (Klasse Illustration). 

Hier lernt sie den späteren Maler und Illustrator Eugen Früh kennen, 

mit dem sie bis zu dessen Tod (1975) eng verbunden ist.  Kurz vor 

ihrem Tod wird die Eugen und Yoshida Blenk-Stiftung gegründet, 

die nun – nach mehreren Publikationen zu Eugen Früh und dessen 

Familie – (endlich) ein Buch (Verlag Scheidegger & Spiess) zu Yoshida Blenk realisierte.  

Den fundierten Haupttext schrieb der Zürcher Kunsthistoriker Matthias Fischer, das Vorwort aus 

kunsthistorischer Sicht Bettina Gockel. Ich wurde für einen «Gender-Text» angefragt. Den habe ich 

gerne geschrieben, aber vermutlich nicht so wie erwartet, denn EYB stand nicht  - oder nicht nur – 

im Schatten ihres kommerziell erfolgreichen Maler-Gatten. Zusammen mit Hanni Bay und Hanny 

Fries gehört Blenk zu den am breitesten in den Sammlungen von Stadt und Kanton Zürich 



vertretenen Künstlerinnen ihrer Generation und 

auch die Eidgenossenschaft kaufte 1946 und 

1947 je markante Werke an (Bilder). Max Frisch 

verehrte sie und Ernst Gubler war ihr ein 

wertvoller Lehrer-Künstler-Freund, bei dem sie 

auch in Paris ein und aus ging. Das Künstlerpaar 

Früh-Blenk war Teil der Zürcher Kunstszene der 

1930er/40er-Jahre.  

Nur sehr mässig an einer Erneuerung nach dem 

Krieg interessiert, stand die Generation Früh-Blenk nicht mehr im Fokus des kunstgeschichtlichen 

Interesses. Eine eigentliche Zäsur im Leben von EYB bildeten der Tod von Eugen Früh und eine 

schwelende Magen-Darm-Krankheit (Glutenunverträglichkeit?). Ihre Kräfte nahmen ab und sie 

bewältigte nur noch wenige Ausstellungen. Die junge Frauengeneration hatte sowieso zu dieser 

Zeit null Interesse an den «Müttern» und so geriet EYB und mit ihr viele andere Künstlerinnen in 

Vergessenheit. Heute gilt es insbesondere das Frühwerk von EYB neu zu betrachten und in seiner 

Bedeutung zu erkennen. Dazu bildet der neue Text- und Bildband eine gute Gelegenheit. 

 

Oktober 2021 
VEVEY MUSEE JENISCH Schon lange bin ich der Meinung, dass die Kunstszene zu wenig 

gesamtschweizerisch denkt, dass wir (mich 

eingeschlossen) zu oft Deutschschweiz mit Schweiz 

gleichsetzen, was ganz klar falsch ist.  

Darum habe ich den Vorsatz gefasst, vermehrt 

Ausstellungen in der Romandie zu besuchen. So 

war ich u.a. in Lausanne, in Neuenburg, in 

Yverdons-les Bains, in La Chaux-de-Fonds, in Le 

Locle, in Genf. Mit Ausnahme des Besuchs im 

Musée des Beaux Arts in Genf, waren alle Ausflüge 

in hohem Mass gewinnbringend.  

Und gestern war ich im Musée Jenisch in Vevey 

(zum ersten Mal, ich gestehe es). Ein reiches 

Museum, das u.a. die Stiftung  Kokoschka und 

einen Teil des Nachlasses von Lionel Feininger 

bewahrt und eine hochkarätige Hodler-Sammlung 

besitzt.  



Angelockt hat mich indes «XXL», eine grossformartigen Zeichnungen gewidmete Ausstellung. Sie 

umfasst nicht weniger als 32 Positionen aus der Romandie – es gibt ja da diesbezüglich markante 

Namen wie Alain Huck, Marc Baur,  Guy Oberson (BILD) Didier Rittener – Positionen aus 

Frankreich, vereinzelt aus der Deutschschweiz (huber.huber, Marcel Gähler z.B.) respektive 

Biel/Bienne (Mingjun Luo). 

Und gekauft habe ich sogar den Katalog, was ich nur noch selten tue, da ich nicht mehr jedes Jahr 

ein neues Büchergestell einrichten will. Aber dieser Katalog ist einer der überzeugendsten, denen 

ich in letzter Zeit begegnete; informativ wie gestalterisch.. Die Kuratorinnen – Nathalie Chaix  (die 

Direktorin des Hauses) und Pamela Guerdat (ihre Stellvertreterin) – haben die Publikation in vier 

Teile gegliedert.  

Der erste beschreibt die einzelnen Werke im Kontext der jeweiligen Künstler*innen. Der zweite 

zeigt auf einem eingefügten Doppelblatt eine Nahaufnahme aus jedem Werk und betont so die 

unterschiedliche zeichnerische Herangehensweise der Kunstschaffenden. Der dritte versammelt 

Interviews mit den Beteiligten zu den Themen 

Zeichnung und Grossformat. Der vierte schliesslich 

listet die Biographien auf. So dass man am Schluss 

wirklich einen umfassenden Einblick in die 

Künstlerpersönlichkeiten hat. Gratulation! 

Von Interesse sind für mich vor allem die «Porträts» 

von Künstler*innen aus der Romandie, die ich bisher 

nicht kannte und deren Werke mit beeindruckten, z.B. 

Ariane Monod (*1975 Montreux), die vor Ort mit Tinte, 

Wasser und Gummi Arabicum direkt auf die Wand 

malte. «Vertigo»  zeigt über Eck, von der Decke bis 

zum Boden, einen sämig fliessenden Strom in einer 

nicht lokalisierbaren Landschaft, die ebenso real wie 

symbolisch interpretierbar ist. Oder Frédéric Clot (*1973 Saint-Loup, lebt in Ependes/Freiburg). Er 

lässt mit Bleistift grossformatige 3D-Räume (gemäss digitaler Vorgabe) entstehen; in 

«Antichambre» ist es eine barocke Kirche, in deren Nischen nicht Heilige thronen, sondern Wesen 

eher teuflischer Art.  Oder als dritte im Bund der Aufzählungen, Anne Peverelli (*1963 Lausanne 

BILD), deren «Espèces d’Espaces» eine luftig-leichte, konstruktive Wandmalerei ist, die einer 

Orchesteraufstellung ähnelnd die Plätze der Musiker*innen markiert. 

 

November 2021 
MERET OPPENHEIM So, nun habe ich die «ganze» Meret Oppenheim gesehen – in Solothurn 

(Kabinett) und im Kunstmuseum Bern «Mon Exposition»  - so benannt nach dem Ausstellungsplan 

von M.O. für die Kunsthalle Bern 1984. Die Idee das Foyer mit Fotos dieser Retrospektive zu 



tapezieren, finde ich gelungen (es sind da nicht alle derselben Meinung), weil man damit von 

Anfang an «im Haus» (im Werk-Körper) der Künstlerin ist.  

Seit Jahrzehnten auf den Spuren von M.O. ist mir vieles (aber nicht alles) vertraut. Es gibt auch 

Werke, die ich nie im Original gesehen habe, vielleicht weil sie seit langem in amerikanischem 

Besitz sind.  

Trotz Background war es auch für mich gewinnbringend die Ausstellung mit der Hörstation zu 

durchwandern. Man hört da so manches zwischen den Zeilen, vor allem auch aus den Zitaten. Da 

sagt M.O. nämlich, dass die lähmende Depression (ca. 1937 bis 1954) von einem Tag auf den 

andern verflogen gewesen sei, sie gewusst habe wohin es nun gehe. Man weiss, dass sich M.O. 

intensiv mit C.G. Jung beschäftigt hat, u.a. mit der Balance von Anima (weiblich) und Animus 

(männlich). Sie wolle, so sagt sie irgendwo sinngemäss, nun aufräumen mit all dem Romantisch-

Erzählerischen ihrer Werke und mit einer stärkeren Betonung des männlichen Bewusstseins zur 

Abstraktion vordringen. Das tut sie denn auch, behält aber die Kraft des Symbolischen stets bei. 

Und ihr (Basler) Schalk ist in den Arbeiten auf Papier noch immer zu entdecken (etwa in der 

«Prinzessin für Adolf Wölfli von 1974).  

1954 lebt sie schon einige Jahre zusammen mit ihrem Ehemann Wolfgang La Roche in der Region 

Bern. Hat man seine Bedeutung in diesem Prozess bisher vielleicht unterschätzt? Gleichzeitig 

erlebt sie Formen des Tachismus im Programm von Arnold Rüdlinger in der Kunsthalle Bern (bis 

1955). Und auch: Die verbesserte Wirtschaftslage führt zu einem neuen Zukunftsglauben. All das 

dürfte Meret Oppenheim beim Start in den gleichsam zweiten Teil ihres Schaffens mit beeinflusst 

haben.  

Das Erstaunlichste an der Berner Ausstellung 

ist für mich aber der Einfluss, den (vermutlich) 

die amerikanischen Partner des Ausstellungs-

Konzeptes einbrachten. Uns hat man über 

lange Zeit immer eingepaukt: Meret 

Oppenheim ist nicht nur die Pelztasse (die im 

übrigen gar nicht da ist, was aber überhaupt 

nicht stört); mit anderen Worten, wir sollten 

das Frühwerk nicht zu sehr gewichten. Und 

nun kommt eine Ausstellung, die über 6 Säle 

hinweg Werke der 1930er-Jahre (primär) 

ausbreitet. Und man traut sich auf einmal 

wieder davon absolut begeistert zu sein, 

betreffe es nun die Zeichnungen und andere 

Arbeiten auf Papier oder die – selteneren – 

Leinwände. Was da in diesem «Kleinen 

Gespenst Brot essend» von 1934 (M.O. ist gerade mal 21! BILD) an frischer Erzähl- und 

Gestaltungskraft drin ist, mitsamt der schwarzen Gestalt zur Rechten, unglaublich (und natürlich 



die Erinnerung an ihre Grossmutter Lisa Wenger auf den Plan bringend). Im selben Jahr entstand 

aber auch «Anatomie einer toten Frau», deren Kopf schlaff vornüber hängt, während das 

«Geschlechts-Haus» scheinbar immer noch zugänglich ist. Beängstigend und psychologisch 

zweifellos schwergewichtig. Das Hochformat ist in Amerika zuhause; hier sah man es meines 

Wissens noch nie. 

Die Ausstellung räumt auch damit auf, dass zwischen 1937 und 1954 keine Werke entstanden. Es 

waren einfach weniger und in diese Jahre fällt auch ihre Zeit in der Malklasse der Allg. 

Gewerbeschule, ihre Modeentwürfe, Theater

kostüme und Masken für die Fasnacht. Hintergründig z.B. ihr «Projekt für einen Gürtel» (in dem die 

Hände aus einer Schlaufe kommen, die gerade mal ein paar Zentimeter Bewegungsfreiheit 

erlauben…. 

Und schliesslich die Berner Zeit, deren Werke man immer wieder neu betrachten kann. 

 

AARAU ART AS CONNECTION Uff! „Art as Connection“ im Aargauer Kunsthaus in Aarau ist ganz 

schön anspruchsvoll!! Und ebenso ein Statement von Katharina Ammann. Sie lässt sich in der AZ 

zitieren mit dem Satz «Ich glaube nicht mehr an das Star Kuratorentum». Entsprechend zeichnet 

für «Art as Connection» das ganze Team. 

Der Titel hat mehrere Bedeutungen; laute und (glücklicherweise) auch ein paar leisere. An erster 

Stelle meint „Art as Connection“: Verbünden wir uns, im Kollektiv sind wir stärker. In extremis 

mündet dies in ein Handbuch mit Parolen für Aktivitst*innen aller Art (seufz!). Subtiler klingt sie bei  

Max Treier (*1974/Baden) an. Zu sehen sind mehrere Kleinbild-Videos, die Künstler/innen an der 

Arbeit zeigen, in Momenten, da sie innehalten, hin und her gehen, die «Connection» zum Weiter 



suchen. Ihre Individualität ist nicht wichtig; man sieht sie nur ausschnittweise, erkennt aber z.B. 

kleine Bilder von Gabi Fuhrimann an der 

Atelierwand....  

Das für mich berührendste Projekt ist leider nur eine 

Imagination. Gregory Stauffer wollte im Park des 

Kunsthausgartens einen Meditationsraum erstellen, 

der von der Abwärme des nahen Krematoriums 

geheizt wird! Wow, da werde ich stumm, wenn ich 

nur schon daran denke!  

In der Gewichtung zu umfangreich ist das Projekt 

«An Unhappy Archive», in dem  nicht weniger als 11 Kunstschaffende über mehrere Räume 

hinweg ihre Proteste gegen die aktuelle rassistische Asyl- und Gesellschaftspolitik, Sexismus, 

Homo- und Transphobie, Ableismus (Behindertenfeindlichkeit) u.a.m. formulieren. In Form von 

Zeichnungen, Texten, Videos vor allem. Gut gibt es auch Matratzen, um sich (theoretisch) zu 

erholen. Im Einzelnen ist das ok, aber in der Summe…puh! 

Noch weiter getrieben ist das Kollektiv in «The Wishful Library». Klar ist der Ausgangspunkt: eine 

Recherche zu historischen Fahndungslisten von Fahrenden im Aargauischen Staatsarchiv. Dieser 

Bezug zum Standort des Aargauer Kunsthauses wie auch die Vernetzung von lokal, national und 

international in der ganzen Ausstellung ist ein äussert positiver Aspekt! Aber «The Wishful Library» 

ist eine Ausstellung in der Ausstellung und bei einem «normalen» Besuch nicht zu bewältigen, 

umsomehr als die Auslegeordnung vermutlich zweckmässig ist, mich visuell aber nicht gerade 

eingesogen hat. 

Es gibt mehr von allem, insbesondere auch Rolf Winnewissers reiche «Kammer der Fragen» 

(BILD) und Clare Goodwins Installation «Zuhause».    

Was mich aber über alles hinweg jedoch ausgesprochen stört, ist die Summierung von Protest, 

Protest, Protest. Kein einziges durchdringendes Projekt, das die gelungene, positive «Connection» 

von Menschen, Aktionen und mehr zum Ausdruck brächte. Das gibt es nämlich! Aber das 

interessiert die heutigen Künstler*innen offenbar nicht. Schade. Quintessenz: Man halte sich an die 

leisen Stimmen! 

 

AARAU AUSWAHL Obwohl gesundheitlich im Moment 

etwas fragil, habe ich den Besuch der ersten 

Jahresausstellung geschafft. Wie immer die «Auswahl», 

die das Aargauer Kunsthaus in Kooperation mit dem 

Aargauer Kuratorium für die Aargauer Künstler/innen im 

Ober- und im Untergeschoss einrichtet. Mein 

persönliches Highlight:  «Weil ich träume, bin ich nicht» 

von huber.huber. Wie sie den Zustand des Traumes, mit 

schallschluckenden Elementen und flackernden Neon-Röhren andeuten, wie die Foto einer Höhle 



mit einem Steg ins Licht (fast wie bei Caspar Wolf!) den Weg weist zu einer Abfolge von 

Traumbildern – ein Fisch in einer wabernden Unterwasser-Abbildung, der Schein des Mondes, die 

teilzerstörte Gipsskulptur eines Knaben – alles fliessend, weich, in anthrazitfarbenen Tönen – das 

berührt, nimmt mit.  

Doch der Reihe nach: Ich ging zuerst ins 

Obergeschoss, traf da eine Vielzahl von guten, partiell 

überraschenden Arbeiten, insbesondere auch die 

Installation der Gast-Künstlerin Roberta Müller «watch 

them as they pass by» (gemeint sind die Schatten in 

den Spiegeln). BILD Doch wo war der Pfeffer? Alles ein 

bisschen vertraut oder von früher bekannt. Na ja, ich 

weiss, ich bin kein Massstab! Hab (z.B.) Nici Josts Pink-

Installationen (gut!) erst gerade im Kunstraum Baden gesehen und Annette Barcelos fulminantes 

Alterswerk vom letzten Jahr in Erinnerung und Stefan Gritschs Food Trophies sind halt auch nur 

eine Variante der uns bekannten Arbeitsweise des Künstlers.  Ein bisschen schnodderig? – Ok, 

Kritik akzeptiert. Gefallen hat mir übrigens das «Déjeuner sur l’herbe» der Punkszene in der 

Fotografie von Nathanael Gautschi. 

Dann ging ich ins Untergeschoss. Wow! DA hielt ich 

den Atem an, da war das Neue. Der sprudelnde 

«Brunnen» (Mehrkanal-Video) von Copa&Sordes lässt 

Paradiesgarten-Gefühle aufkommen (fotografisch 

nicht vermittelbar), dann die überraschende 

Wandinstallation von Felicia Eisenring «hand without a 

leg, leg without a hand» mit einer turbulenten Mikro-

Welt (Kugelschreiber-Zeichnung) und zwei  nicht exakt benennbaren 3D-Stützen (BILD) und – 

ganz anders – die Freude ob der Hommage an die fast 90jährige Virginia Buhofer. Die Jurien 

(Kunsthaus und Kuratorium) haben verschiedenste Aspekte berücksichtigt  – das gefällt mir. 

Ganz hat das Untergeschoss den ersten Eindruck nicht durchgehalten, aber (subjektiv!) gut 

gefallen haben mir auch die durchs ganze Haus wuchernden Keramik-Pilze («Europa»), die Ishita 

Chakraborty in einem mehrjährigen Workshop realisiert hat. Beeindruckt 

hat mich da auch die sorgsame Recherche-Arbeit von Julia Mensch, in 

der sie die Biographie ihrer Grossmutter – eine Anhängerin der 

kubanischen Revolution – nachzeichnet. Sie eignet sich freilich mehr für 

die Betrachtung als Buch, denn im Kontext der «Auswahl». Positiv 

verblüfft haben mich das Video von Nesa Gschwend («Bäume und 

Vögel») und die – nicht ganz unähnliche – Installation von Leonie 

Brandner «My Ears are my Ears» (BILD)  

Wer «Trash Art» liebt würde hier anderes erwähnen und das ist auch gut so; ich ende hier ohne 

alles (z.B. eine Differenzierung der zahlreichen Malerei) genannt zu haben. Auswahl eben.  



 

 

 

  

 

 

 

     

 

 

 

 

 

 

 
 

 

 

 

 

  

 

 
 

 

 

 

 

 

 
 

 

 

 

 

  

 



 
 


