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Liebe LeserInnen!

In der ersten ausreißer-Ausgabe des Jahres geht es 
um Grundlagen. Es geht um Kunst. Ein Widerspruch? 
Im Gegenteil. Kunst ist nicht schmückendes Beiwerk, 
Dekoration oder Erbaulichkeit um über die Ernsthaf-
tigkeiten des Lebens hinweg zu kommen. Das sind 
ihre Grenzen, ihre Be/Grenzungen (die mit Wertig-
keiten und nicht mit Werten, höchstens mit jenen des 
Geldes, zu tun haben). Die Reflexion und permanente 
Infragestellung bildet die Basis jeder zivilgesellschaft-
lichen Entwicklung – und den einzigen Garant ihres 
Bestandes (oder (Neu)Entstehens). Selbstkritik als Ent-
wicklungsgrundlage – eine unbequeme, aber überle-
bensnotwendige Einsicht. 

Passend zum Thema der aktuellen Ausgabe startet 
unsere neue Reihe art_ist/s, in der wir ab sofort in jeder 
Nummer eine/n Künstler/in (oder Künstlergruppe) und 
seine/ihre Arbeiten vorstellen und kontextualisieren. 
Wer mehr wissen will als in der Printausgabe Platz hat, 
findet auf http://ausreisser.mur.at/online_art jeweils 
einen umfassenden Beitrag, der künstlerische Blickwin-
kel nachzeichnet, die durch ihren Zugang Handlungen 

setzen und auf ihre Weise gegen die Wände in den 
Köpfen und damit in der Realität außerhalb anrennen. 
Damit zumindest ein paar davon einstürzen, braucht 
es den Mut zur Auseinandersetzung!

Die aktuelle Ausgabe des ausreißer begibt sich also 
an jene Mauerwerke, die gerne und zweckmäßig zur 
Abschottung des eigenen Intellekts (und jeglicher ge-
sellschaftlichen Entwicklungsmöglichkeit) gegenüber 
jeder Erweiterung seiner miniformatigen Ausdehnung 
errichtet wird und bringt vielfältige Blickwinkel auf die 
Festungswälle (nicht nur, aber auch) österreichischer 
Kunst-Be/Grenzungen auf die Wände, die man oft am 
liebsten hochgehen würde. 
Werft erst einen Blick (besser mehrere) drauf und 
dann womöglich drüber und versucht den (Quan-
ten)Sprung über die einträgliche und ausschließliche 
und -schließende Strukturenfamilie hinaus, um Land 
zu gewinnen – es könnte sich beizeiten als brauchbar 
erweisen.

Die Redaktion



Vor gar nicht allzu langer Zeit erregte in Graz eine 
Installation Aufsehen, weil sie das Grazer Identi-
fikationsmerkmal schlechthin infrage stellte – der 
Uhrturmschatten. Als Mahnmal an die wenig 
ruhmreiche Zeit der heute als Menschenrechts- und 
Kulturhauptstadt titulierten „Stadt der Volkserhe-
bung“, der NS-Ehrenbezeichnung für die beson-
ders eifrige Vorreiterin der nationalsozialistischen 
Ideologie, verschattete er das begehrte Fotoobjekt. 
Und prompt rief die Skulptur jene gewählten wie 
selbsternannten Vertreter auf den Plan, die die 
solcherlei Titeln gebührende Offenheit an den Tag 
legten und sich über die Installation mokierten. Von 
Sichteinschränkung bis Verschandelung war alles 
dabei in den in schönster österreichischer Tradition 
stehenden Wortmeldungen zu reflexiven Kunstpro-
jekten. Wie sehr einst Hakenkreuzfahnen den Blick 
beschränkten, die Frage stellt sich und man lieber 
nicht. Dass der Turmschatten zu einem der be-
liebtesten Fotomotive bei den heftig umworbenen 
und ängstlich für schutzbedürftig befundenen Tou-
risten wurde, entspricht der (freilich marktgängigen) 
Ironie, deren Zustandekommen öffentliche Präsenz 
begünstigt und die nicht in die Kurzsichtigkeit eines 
reaktionären Kunstverständnisses passt.

Wie auch immer, nun wird selbiges aufpoliert, neu 
ver- und herausgeputzt, der Festungsrest auf Hoch-
glanz gebracht. Zu diesem Zweck steht er nicht im 
Schatten sondern wurde gänzlich unsichtbar. Nicht 
um einbetonierte Blickwinkel aufzubrechen, sondern 
stattdessen ordentlich die Kassen zu füllen, denn 
was für den Traditionsbilderhalt ausgegeben wird, 
muss schließlich auch wieder reinkommen. Also 
prangte erst das Logo eines Handynetzbetreibers 

als Wahrzeichen über Graz um kurz darauf gegen 
unverstellte Meinungsmache eingetauscht zu 
werden: Nun erhob man unumwunden die Kronen 
Zeitung zur Herrscherin über den Blick(winkel). 
Dem Namen entsprechend prangt ihr Logo über 
die Zeitungsseiten hinaus und die Köpfe hinweg. 
Unnötig zu erwähnen, dass ein Aufschrei über die 
Unsichtbarkeit des vermeintlich unentbehrlichen 
Identifikationsmerkmales ausblieb. An seine Stelle 

ist ein anderes 
getreten. Plötz-
lich trauert 
keiner mehr 
dem Turm mit 
den verkehrten 
Zeigern nach, an 
dem noch nicht 
allzu lange Zeit 
zuvor Herz und 
Hirn hängen 

geblieben waren. Im Gegenteil. Endlich konnten 
jene, die regelmäßig schlag-zeilen-gewaltig zur 
Volksempörung aufrufen in einträglichem, pardon, 
-trächtigem Rot-Weiß gehalten, die ihnen wohl zu-
stehende und -geschriebene Position ganz oben 
be- bzw. verkleiden. (Faschingszeit war ja im De-
zember schon angebrochen). Auch weitere Um-
ständlichkeiten braucht es nicht mehr. Musste man 
den unliebsamen Schatten erst an ein Einkaufszen-
trum verscherbeln, bis er endlich das einbrachte, 
worum es ja letztlich einzig geht, monetären Profit 
namentlich, konnte die marode Stadtkassa über 
die PR-Einnahmen der Verhängung direkt befüllt 
werden. Auch die Umschweife eines renitenten 
Künstlers musste man nicht in Kauf und Ignoranz 
nehmen, ebensowenig zeit- und einnahmenverzö-
gernde mediale Diskussionen. 

Kapitales Kunst Wahr Zeich(n)en 

REFLUX

Nun erhob man 
unumwunden die Kronen 
Zeitung zur Herrscherin 
über den Blick(winkel). 
Dem Namen 
entsprechend prangt ihr 
Logo über die 
Zeitungsseiten hinaus 
und die Köpfe hinweg.” 
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Symbols Clashing Everywhere
Bewusstsein und Aufregung um öffentliche Symbole und deren Repräsentanz von Beginn und Ende repressiver Regime.

Problem Nummer eins hatte man durch die Kunst-
widmung der PR-Maßnahme außer Kraft gesetzt, 
indem man (argumentations-)feigenblatt-tauglich 
den Auftrag zur „Gestaltung“ der Fläche an das 
Abendkolleg Grafik- und Kommunikationsdesign 
der HTBLVA Ortweinschule Graz übertrug und 
gleichzeitig den Künstler Emil Herker einband, der 
bereits zuvor für die Handynetz-PR gewerkt hatte ... 
Zu sehen war und ist letztlich ein mit Musterzeilen 
umrahmtes überdimensionales Krone-Logo, das 
seinen Zweck voll erfüllt: „Es ist ein gelungener 
Werbecoup, denn eine bessere Werbefläche gibt 
es derzeit in Österreich nicht”, so Christoph Biró, 
Chefredakteur der Kronen Zeitung in der Steier-
mark. Der „Beitrag“ der Flächenvermietung zu den 
Sanierungskosten beläuft sich dem Vernehmen 

nach insgesamt auf 500.000 Euro, das nennt man 
doch mal nachhaltige Altstadtsanierung. 
Zu Punkt zwei bleibt einmal mehr eine hochkonzen-
trierte (in ihrem Schweigen hingegen geeint zer-
streute) Medienlandschaft zu erwähnen, in der es 
offenbar entweder nicht der Mühe wert (Achtung, 
Umstände!) oder das Risiko für zu hoch befunden 
wird, eine PR-Aktion der Krone zu hinterfragen.
Insofern hat man mit diesem geschichtsträchtigen 
Akt dem Uhrturm endlich sein eigentliches Gesicht 
verliehen, jenes, das für diese Stadt steht, ein echtes 
Wahr-Zeichen. 

Über Kunst- und Kulturverständnis sowie Aufgaben-
verteilung trefflich debattieren lässt es sich auch mit 



Gerhard Draxler, Direktor des ORF-Landesstudio 
Steiermark. Dann nämlich, wenn es um das, sobald 
zur Diskussion stehende offenbar unliebsame, 
Thema der lokalen Kulturberichterstattung geht. Mit 
zuwenig TV-Sendezeit und dem Spagat, in dieser 
nicht nur möglichst viele relevante Themen unter-
zubringen, sondern auch jenem zwischen Stadt 
und Land argumentiert er, sobald der Mangel an 
aktuellen kunst- und kulturbezogenen Inhalten, 
etwa in Steiermark Heute, aufs Tapet gebracht wird. 
Da gelte es, ausgewogen die jeweiligen Interes-
sen zu bedienen. Heißt: Die Nachrichtensendung 
klammert auch weiterhin zeitgenössische, progres-
sive und oftmals kritische Initiativen und Arbeiten 
der sogenannten freien Szene weitgehend aus. Für 
jeden Kirtag und jede Traktorenmesse steht mehr 
Sendezeit zur Verfügung. Gleichzeitig betont Draxler 
die Notwendigkeit politischer Ausgewogenheit und 
grenzt sich gegen Negativbeispiele aus anderen 
Bundesländern ab. Gut so. Aber: Ein bestimmtes 
Bild eines solchen zu zeichnen, das keineswegs 
dem proklamierten Abbilden von „dem was ist“ in 
allen Facetten entspricht, ist ebenfalls ein politisches 
Statement – und zwar eines, das massiv eine tradi-
tionsverhaftete Klientel bedient. 

Was an künstlerischen Inhalten vorkommt, sind 
neben massentauglichen und finanziell hoch mu-
nitionierten Festivals, auf denen der Kultur-Stempel 

prangt, dann, von einigen Ausnahmen abgesehen, 
bestenfalls noch Kurzberichte über etablierte Insti-
tutionen wie etwa die Bühnen Graz. Doch pardon, 
ein unliebsames ist das kulturelle Feld deshalb noch 
lange nicht. Am aller herzeigbarsten findet der ORF 
dieses dann, wenn er es selbst bespielt. Meint: Erst 
schlüpft man aus der Rolle des Berichterstatters in 
jene des Veranstalters, Stichwort Facing Nations 
(wobei: Auseinandersetzung mit ethnischer Vielfalt 
durchaus wünschenswert ist, würde sich diese auch 
über PR-taugliche Projekte hinaus in der Bericht-
erstattung niederschlagen), Hör- und Seebühne, 
Klangwolke etc. Auf all diese Initiativen ist Draxler 
besonders stolz und vergisst auch nicht, sie live auf 
Sendung des Freien Radio Helsinki1 ausführlich zu 
bewerben. Das beste jedoch ist: Flugs wechselt 
man rundfunkseitig wieder die Rolle (bzw. entpuppt 
sich als Zwitter-Wesen) und macht sich an die 
„ursprünglichen“ Aufgaben des Berichterstattens – 
ausführlich über die eigenen Veranstaltungen, die 
selbst eingeladenen Künstler, die in Eigenregie aus-
gerufenen Inszenierungen! 

Endlich ist man damit dort, wo man offenbar schon 
seit langem hin- und genauso offenbar nicht so 
schnell wieder weg will: Gezeigt – und gemacht! – 
wird die Welt, wie sie uns gefällt.

Evelyn Schalk

1  Gerhard Draxler zu Gast beim IG-Jour fixe, 20.1.2009, Radio Helsinki.
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Ein queerer Blick auf Zeit, die Raum schafft

Thomas Hörl & kozek hörlonski

In die Arbeiten Thomas Hörls finden eigene Eindrü-
cke und Erfahrungen ebenso Eingang wie medial und 
gesellschaftlich vermittelte Bilder, ihre Botschaften und 
Folgen – für die Räume, die sie definieren und die Per-
sonen, die sich in ihnen bewegen. Hörl setzt sich auch 
mit sogenanntem Volksbrauchtum, speziell Perchten-
läufen, auseinander. Er untersucht die, aktuell ihr 
touristisch-folkloristisches Revival feiernde, Tradition im 
Spannungsfeld patriarchalischer Gesellschaftsstruk-
turen und wirft einen queeren Blick auf die inhärenten 
Verdrängungs- und Verlagerungsmechanismen, wenn 
Travestie unterm Label Tradition akzeptiert, außerhalb 
des karnevalesk-einträglichen Treibens aber nach wie 
vor stigmatisiert wird. 
Zusammen mit Peter Kozek bildet er das Duo kozek 
hörlonski. Die gemeinsamen Arbeiten haben verstärkt 
performativen Charakter, sind räumliche Skulpturen. 
Zeit und Raum werden als nicht zu trennende, sondern 
einander bedingende Komponenten verdeutlicht. Ab-
läufe, aus ihrer Selbstverständlichkeit gerissen, blättern 
die Schichten unter der Oberfläche ihres Zustande-
kommens auf und verweigern die alleinige Gültigkeit 
des Sichtbaren. Eingefordert wird die Reflexion über 
Identität und Konstrukt, Machbarkeit und Fiktion.
So wird der/die BetrachterIn selbst Teil dessen, 
was er/sie beobachtet, Rezeption der Rahmen für 
Raumschaffung. 

Evelyn Schalk

Ein ausführlicher Essay ist auf  
http://ausreißer.mur.at/online_art nachzulesen.

art_ist/s

The Hanging Gardens – Still. Contemporary
Hintergrund der Installation war die Hinrichtung zweier 
homosexueller junger Männer im Iran, parallel dazu der Prozess 
des Wartens, die scheinbar spielerische Leichtigkeit der 
gleichförmigen Schaukelbewegung unter der Bedrohlichkeit der 
Galgenkonstruktion – Endlosigkeit und Endlichkeit.



die kunst als mögliches

zum Kitsch, zum Mobiliar als Wohnungsstaffage oder 
zur Geldanlage am Kunstmarkt. Erfahrbar wird diese 
Radikalität eines entgrenzten Kunstbegriffs letztlich als 
Indifferenz gegenüber (möglicher) Nicht-Kunst, d. h. 
dass sie nicht ein- und abgrenzbar ist. Der Preis für 
einen total entgrenzten Kunstbegriff ist die Schwierig-
keit, mit einem „Alles ist möglich“ umzugehen – meist 
bleibt Orientierungslosigkeit und Verwirrung.
Kunst ist der Bereich des Kontingenten, des Möglichen. 
Ihre Funktion ist es, „alternative Versionen von „Natur“ 
im weitesten Sinne, also von Vorgegebenem und Vor-
findlichem, bereitzustellen und darauf hinzuweisen, 
dass alles auch anders sein könnte“ 1 – vor allem die so 
genannte Realität. So bleibt für einen aktuellen Kunst-
begriff nur ein Kriterium: „Das einzige unveränderliche 
Kriterium, dem das Werk heute unterliegt, ist nun aber, 
ob sich darin etwas Mögliches zeigt, womit noch nicht 
experimentiert worden ist, das also noch keine Regeln 
hat ...“ 2 

Kunst: „frei von ...“ und „frei wozu ...“?

Gerade weil man nicht genau definieren kann, was Kunst 
(eigentlich) ist, hält sich Kunst die Möglichkeit offen, das 
Mögliche zu versuchen und nicht im Faktischen, d. h. 
in den Tatsachen, der „Realität“ (Politik, Ökonomie) zu 
„entkunsten“ (d. h. Politik zu werden). Diese radikale 
Fassung des Möglichkeitsbegriffs entwickelt sich aus 
dem sog. „Autonomieprinzip“ der Kunst: Kunst gibt sich 
selbst die Regel – unabhängig von Politik, Moral (Ethik, 
Religion) und Ökonomie! Kunst dient weder religiösen 
noch politischen Interessen und kann sich deshalb (ihre 
Inhalte und Regeln) auch selbst bestimmen – allerdings 
und dies wird dabei immer übersehen: Das Autono-
mieprinzip der Kunst setzt eben voraus, dass sie sich 
von Politik und anderen „Faktizitäten“ fernhält!
Man darf bei der Frage über die (unglückselige) Bezie-
hung zwischen Kunst und Politik (bzw. Ideologien, aber 

Kunst? – Welche Kunst? Und Grenzen? – Welche Gren-
zen? Kaum ein anderes Thema als jenes der Kunst und 
ihrer (angeblichen) Grenzen und Begrenzungen lädt 
alle dazu ein, etwas „Wichtiges“ und „Triftiges“ (aber 
deshalb nicht unbedingt „Richtiges“) zu sagen. Gegner 
und Befürworter der Kunst (noch einmal: welcher Kunst 
eigentlich?) sind schnell zur Stelle, um etwas von sich 
und zum angeblich Besten zu geben. Über Kunst kann 
man (angeblich) unendlich sprechen (ohne jemals zu 
einem Ergebnis zu kommen) und man kann eben auch 
alles sagen. 
Wie auch immer – es gibt wohl keinen anderen Begriff, 
der so „offen“, polyvalent, unsicher und fragwürdig ist 
wie jener der Kunst! Kein anderer Begriff besteht im 
Grunde aus einer ähnlich unendlichen Ansammlung 
von Theorien, Hypothesen, Irrtümern, Fiktionen und 
bloßen Mutmaßungen – anders formuliert: Kein an-
derer Bereich manifestiert sosehr das postmoderne 
„Anything goes“ – d. h. in der Kunst ist prinzipiell alles 
möglich und alles Mögliche kann Kunst sein. Es wäre 
aber verfehlt, dies als Nachteil zu sehen – ganz im Ge-
genteil: Dass es keinen genau definierten Kunstbegriff 
gibt, öffnet den Raum, (demokratisch) alles sagen zu 
können, d. h. es ist eine Form der Freiheit – zumindest 
im Bereich der Kunst!
Die kunsttheoretische Entwicklungslogik impliziert das 
scheinbare Paradoxon, dass gerade aus ihren Auto-
nomisierungsprozessen heraus jegliche Faktizität des 
Kunstbegriffs (etwas muss diese und jene Kriterien er-
füllen, um Kunst zu sein) verweigert werden muss. Der 
heutige Kunstbegriff bedeutet, dass er nicht gegeben ist, 
dass er immer reflektiert, aber nicht definiert werden 
kann! Dass so manche damit Schwierigkeiten haben 
und in ewig romantische Phantastereien des (subjek-
tiven) „Gefühls“ und des „Schönen“ zurückfallen, rettet 
nicht „die Kunst“ sondern macht sie – ebenso wie ein 
meist halbverstandenes „Anything goes“ – lediglich 

Kunst und Politik: Notwendige Klärungen



auch Religion und Wirtschaft) nicht ignorieren, dass sich 
der „Kampfruf“ der avantgardistischen Moderne („Der 
Kunst ihre Freiheit!“) gegen die Vereinnahmung durch 
Politik und Religion richtete (das Prinzip des „frei von 
...“), aber nicht bedeutete, Kunst solle jetzt selbst poli-
tisch sein („frei zu ...“). Natürlich haben die wenigsten 
Kunstschaffenden dieses Prinzip selbst durchgehalten 
und instrumentalisierten Kunst immer wieder für poli-
tische Zwecke – aber im Grunde „verwechselte“ man 
damit die Freiheit der Kunst mit der politischen!
An dieser Stelle beginnen dann meist die unsinnigen 
Diskussionen darüber, ob Kunst alles darf oder nicht 
– unsinnig sind diese Pseudo-Diskussionen, weil die 
kunsttheoretische Ebene mit sozialen, ökonomischen, 
moralischen und politischen Fragen vermengt wird. 
Allerdings wird dies (wie erwähnt) auch durch jene 
Kunst nahegelegt, die religiöse, politische oder mo-
ralische Aussagen und Inhalte gerade für politische 
Zwecke transportiert. Dann aber ist Kunst Teil des po-
litischen oder moralischen und nicht mehr allein des 
kunstimmanenten Diskurses! Ob Kunst dann alles darf 
oder nicht, ist in solchen Fällen eben deshalb keine 
kunsttheoretische Frage mehr sondern eine politische 
und moralische – so selbstkritisch sollte auch der/
die Kunstschaffende sein. Man kann es auch anders 
sagen: Wenn Kunst instrumentalisiert wird und poli-
tische, religiöse oder moralische Inhalte vermitteln soll, 
dann verlässt sie den Bereich „autonomer Kunst“ und 
ist nicht mehr Kunst allein! Kunsttheoretisch muss man 
festhalten: Wer Kunst für politische Aussagen instru-
mentalisiert, widerspricht dem Autonomie-Postulat der 
Kunst und begibt sich in diesem Sinne in ein Zeitalter 
„vor“(!) die Moderne. Die Idee der Autonomie der Kunst 
besagt ja, sich von religiösen, politischen und mora-
lischen Einflüssen zu befreien – politische Aussagen mit 
Kunst zu tätigen bedeutet deshalb, sich diese Freiheit zu 
nehmen. Ob Kunst politisch sein soll, kann, darf oder 

muss, ist eben letztlich eine politische Frage – kunst-
theoretisch ist es kein Kriterium für Kunst. Mit dieser 
Errungenschaft der künstlerischen Moderne sollte man 
nicht leichtfertig spielen, weder auf künstlerischer noch 
auf politischer Seite! Der politische Diskurs hat sich vom 
künstlerischen fern zu halten, wie auch umgekehrt der 
kunsttheoretische vom politischen. Wer diese Differenz 
nicht aufrecht hält, spielt im Grunde jenen (religiösen, 
politischen etc.) Gelüsten in die Hände, die die Freiheit 
der Kunst missbrauchen bzw. beenden wollen – also vor 
allem bestimmten politischen Agitatoren. Kurz gesagt: 
Äpfel sind Äpfel und Birnen sind Birnen – warum fällt 
es so schwer, sich daran zu halten?
Abschließend sei gesagt: Dies bedeutet nicht, mit Kunst 
dürften oder sollten keine politischen Aussagen ge-
macht werden – im Gegenteil: als Teil des gesellschaft-
lichen Diskurses sind Kunstschaffende und ihre Kunst 
immer auch integraler Teil des politischen – aber wenn 
Kunst politische Inhalte vermittelt (ob ideologisch affir-
mativ oder kritisch), kann man sich als Rechtfertigung 
der politischen Aussagen nicht auf den kunsttheore-
tischen sondern nur auf einen politischen Freiheitsbe-
griff beziehen.
In diesem Sinne meinte schon T. W. Adorno: Besser als 
der Slogan „Der Kunst ihre Freiheit“ wäre wohl die For-
derung: „Der (gesellschaftlichen) Freiheit ihre Kunst!“ – 
denn eine politisch freie Gesellschaft hätte automatisch 
auch eine freie Kunst und die Freiheit der Kunst wäre 
mehr als ein bloßes „Feigenblatt“ politischer Unfreiheit. 

Erwin Fiala

1  Jochen Hörisch: Kunst und/oder Medien, in Ders.: Gott, Geld, Medien. Studien 
zu den Medien, die die Welt im Innersten zusammenhalten, F. a. M. 2004, 223-
239, 231.

2  Jean-François Lyotard: Philosophie und Malerei im Zeitalter ihres Experimen-
tierens, in Ders.: Philosophie und Malerei im Zeitalter ihres Experimentierens, 
Berlin 1986, 51-78, 72.



es war hans johst, späterer präsident der reichsschrifttumkammer, der zu führers erstem geburtstag 1933 
der titel�igur seines dramas ���������� den satz wenn ich kultur höre .. entsichere ich meinen browning 
auf die lippen legte. ein satz, der dreissig jahre danach in jean-luc godards �� ������ vom von jack 
palance gespielten produzenten jeremiah prokosch in den ruinen von cinecitta aktualisiert wird in der 
uns geläu�igeren variante: when i hear the word culture i take out my checkbook. es ist der im �ilm godards 
den fritz lang spielende fritz lang, der das original in seiner antwort an prokosch erinnert.   rbk   05.01.09

    Kunst für kleines Geld   Doch für ein Kunstinvestment muss man nicht seine Altersvorsorge opfern. Es gibt auch Möglichkeiten, Kunst für weniger
    als 5.000 Euro zu erwerben, z.B. Grafiken, Fotografien, Editionen oder Kunst junger, weniger bekannter Künstler. Vergleichbar mit dem Aktienmarkt
  lässt sich auch der Kunstmarkt in verschiedene Segmente einteilen. Trendkünstler sind ähnlich chancenreich bei hohem Risiko wie die Aktien des Neuen Marktes,
 von dem am Ende auch nur wenige Unternehmen übrig blieben (Leipziger Schule, z.B. Neo Rauch). Die klassische Moderne wie Picasso und arrivierte Künstler wie Yves 
Klein sind die Blue Chips des Kunstmarktes. Deren Preise schwanken zwar auch, aber man riskiert keinen großen Wertverlust, und es ist durchaus eine schöne Rendite drin. Der 
Nachteil: Der Kapitaleinsatz ist sehr hoch. Beim dritten Segment, dem M-Dax-Pendant, handelt es sich um Arbeiten von Künstlern wie Günther Uecker (s.Bild) und Otto Piene, die 
kunstgeschichtliche Bedeutung haben, in Museen hängen – aber am Markt zur Zeit nicht gefragt sind. Wer im unteren Preissegment investieren möchte, kann sich auf Messen wie 
der Affordable Art Fair (AAF) in New York umsehen, die nur zeitgenössische Kunst unter 5.000 Dollar anbietet. Abgesehen davon bieten Absolventen bestimmter Kunstakademien 
wie die in Hamburg jährlich ihre Arbeiten feil (www.index-hamburg.de). Wer dort einen Künstler findet, der schon einen Galerie-Vertrag in der Tasche oder in Museumssammlungen 
einen Platz gefunden hat, kann sich über ein Schnäppchen freuen. (Ute Krepler) Das Anlegermagazin für den Kunstmarkt ARTinvestor erscheint 4x jährlich im Münch ner Artpartners 
Verlag.

kunst = Kapital
Das Kunstinvestment 
des Monats

kunst = Kapital 
ist die monatliche 
Finanzkolumne rund 
um Ihr Kunstinvest-
ment. Ob Skulptur, 
Computerprint oder 
plasmageschnittener 
Stahl: Die Capital-
Experten stellen 
erfolgversprechende 
Künstler vor und 
sagen Ihnen, bei 
welchem Newcomer 
der Einstieg wirklich 
lohnt. 

Kunst
wird

Kapital

[Kontakt]

Nun wissen Sie, wie einfach aus hochwertiger Kunst eine ebenso 
sichere wie flexible Kapitalanlage wird. Jetzt ist es an Ihnen, den
nächsten Schritt zu tun — wir freuen uns auf Ihre Anfrage und 
ein persönliches Gespräch.

Paganinistraße 47
81247 München

Telefon +49 (0)89 811 90 14
Telefax +49 (0)89 811 08 75

E-Mail info@kunstwertbrief.com

Besuchen Sie uns auch im Internet:
www.kunstwertbrief.com

[Die Vorteile auf einen Blick]

Für das mit dem Kunstwertbrief verbundene Wertgutachten 
berechnen wir eine einmalige Gebühr von zehn Prozent des zer-
tifizierten Wertes. Dafür erhalten Sie nicht nur den Schutz vor 
Wertverlusten, sondern auch ein flexibles Finanzierungsinstru-
ment: Wann immer Sie kurzfristig Geld benötigen, sind sie nicht 
mehr zu verlustträchtigen Notverkäufen gezwungen —  da der 
Kunstwertbrief eine Barforderung ist, lässt sich das zertifizierte 
Objekt jederzeit problemlos beleihen. So können Sie die in Ih-
rem Kunstbesitz schlummernden Kapitalreserven einfach und 
schnell „aufwecken“, ohne sich dauerhaft von Ihren wertvollen 
Objekten trennen zu müssen. Und während das mit dem Kunst-
wertbrief ausgestattete Kunstwerk beliehen ist, partizipieren Sie 
natürlich weiterhin voll an der Wertsteigerung.

Für die Dauer der elfjährigen Laufzeit ist der Kunstwertbrief mit 
dem Kunstwerk untrennbar verbunden. Bei einem zwischenzeit-
lichen Verkauf des Objekts wird der Kunstwertbrief also mit 
veräußert — und wirkt dabei als werterhöhendes Qualitätssiegel. 
Darüber hinaus erleichtert das mit dem Wertgutachten verbun-
dene Andienungsrecht die Preisverhandlungen mit potentiellen 
Käufern.

Das Zusatzangebot: Kunstwertbrief mit SofortDas Zusatzangebot: Kunstwertbrief mit Sofort --BeleihungBeleihung
Sie benötigen gerade jetzt dringend liquide Mittel, wollen aber 
Ihren Kunstbesitz nicht verkaufen, obwohl Ihre Hausbank eine 
Beleihung verweigert ? Auch dann sollten Sie schnell mit uns in 
Kontakt treten — ein positives Wertgutachten vorausgesetzt, 
stellen wir einen Kunstwertbrief mit 25monatiger Laufzeit aus, 
auf dessen Basis renommierte Banken, die wir als Kooperations-
partner gewinnen konnten, Ihr Kunstobjekt sofort beleihen. Auf 
diese Weise erhalten Sie zu günstigen Konditionen eine schnelle 
Liquiditätsspritze, die bis zu 60 Prozent des zertifizierten Wer-
tes ausmachen kann. Selbstverständlich garantieren wir auch bei 
diesem Zusatzangebot vollständige Diskretion.
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W Kunst besitzt nicht nur einen ästhetischen, sondern auch einen wachsenden materiellen Wert,
mit d as Anleger-Portfolio als alternatives Investment aufpeppen kann. Vor allem sorgt

der wachsende weltweite Wohlstand für neue Kaufkraft, insbesond s Osteuropa, Russland
und China. „Das Cliché, dass wahrer Kunstsinn frei von materiellem Interesse ist, lässt sich
über Bord werfen“, beobachtet auch Finanzmarktanalyst und Kunstmarktexperte Wolfgang

Wilke im Kunstmarktmagazin ARTinvestor. „Längst ist der pekuniäre Wert von Ku en
in Sammlerkreisen gesellschaftsfähig.“ Investoren können sich für ihre Sammlungsstrategie

auf eine wachsende Zahl von Datenbanken wie www.artnet.com und www.artprice.com
stüt ichen Analyse-Tools aufwarten. Dazu gehören diverse Indizes,

welche die Wertentwicklung am Kun bal Fine Art Index<
 für 2004 einen Preisanstieg von 19 Prozent aus. Der renommierteste Index dieser Art ist der von den New Yorker

Business-School-Professoren Jianping Mei und Michael Moses entwickelte
>Mei/Mos lge warf Kunst von 1953 bis 2003 im Durch hrlich

eine Rendite von 12,1 Prozent ab, während der S&P 500 im gleichen Zeitraum im Jahresdurchschnitt um 11,6 Prozent zulegte. „Der Kunstinves-
tor sollte prinzipiell auf Spitzenqualität achten und eine langfristige Anlage von mindestens zehn Jahren einplanen, um die relativ hohen Risiken 

zu mindern“, rät Wil sthistorisches, kunstmarktspezifisches und wirtschaftliches Wissen für ein professionell 
gemanagtes Kunstportfolio unverzichtbar. Nur die Wenigsten können mit wissen aufwarten. An dieser Stelle fühlen sich 
zunehmend Banken auf de ufen. Immer mehr Finanzhäuser schließen das Kunstinvestment in ihre Anlageberatung mit ein. Zudem stre-
ben Art-Consultant-Unternehmen mit Beratungsdiensten und Kunstfonds an den Markt. 2005 wurde Fernwood Art Investments vom ehemaligen 
Merrill-Lync gründet, der einen Kunstfonds an den Markt bringen will, ebenso wie ArtVest, eine Initiative von Dani-

ella Luxembourg, der ehemaligen Managerin des Auktionshauses Phillips, de Pury & Company. Nach dem jüngsten Vorbild des britischen Fine 
Art Fund, sammeln diese Fonds Geld von vermögenden Kunstinvestoren, mit dem sie ein Kunst-Portfolio zusammenstellen. „ArtVest wird den 
Verbleib der Kunstwerke im Besitz der Partner für mind estschreiben“, so Daniella Luxem rview. 

Langer Atem und eine angemessene Menge Geld sind die Voraussetzungen für ein Investment in solche Fonds.

02.12.08 14:18   Art Bas te Miene zu sinkenden Preisen   
In Miami findet die siebte Ausgabe der Kunstme

n auf besonnene Sammler 
statt auf Spekulanten.   Von FO zöppan
Die gute Nachricht zuerst: Wer sich buchstäblich in letzter Minute zu 
eine onne zur Art Basel Miami Beach entschließt, hat in 
diesem Jahr keine Mühe, ein bezahlbares Hotelzi in der Nähe 
der Kunstmesse zu finden. Wo 2007, an der Spitze des Kunsthypes, 
die Preise explod ocations wie das Delano oder der Shore 
Club bis zu 800 Dollar pro Nach

oten zum Übernachten. Sonst 
überbuchte Hotels, die vor zwei, drei Monaten ausgelastet waren, 
sind jetzt noch zu haben.   Sektlaune und Fußballfieber   Das neue 
Mondrian-Hotel 

 das renovierte Fontainebleau, wo einst Frank Sinatra 
und sein Rat Pack logierten, glänzt nach seiner Renovierung für eine 
Milliarde Euro mit angesagter Kunst – etwa mit einem gigantischen 
Lüster von Ai Weiwei in der Lobby.   Abwarten und Coc nken   
Von Schwarzmalern und pessimistischen Verkaufsprognosen will 
man in Miami bislang nichts hören. „Business as usual” lautet die 
Parole. Die geplatzt

el schön. Einen „guten Zei nkt, um Kunst zu kaufen” nennt 
etwa Art-Co-Direktor Marc Spiegler die Krise. Und seine Co-Chefin 
An önholzer betont, die Buchungen privater Jets, sowie die 
Events und Empfänge seien ebenso zahlreich und aufwendig wie in 
den letzten Jahren. Die Zah eiche Messe 
sprechen.   Panels und Partys   Iggy Pop wird dieses Jahr nicht am 
Strand singen, doch für Unterhaltung ist auch so gesorgt. Der Sponsor 
Cartier hat im botanisc  domartiges Zelt aufgebaut, 
in dem David Lynch einen siebenminütigen Film projizieren wird. 
Bereits gut gebucht ist au

stmals wird das Out-Door-Programm 
der Art im Lummus Park und auf dem W talliert.

Der globale Kunstmarkt

Wir leben in einer merkwürdigen Zeit, in der die Aufmerk-
samkeit der künstlerisch Tätigen durch ein ganz spezielles
Gebiet des öffentlichen Lebens in steigendem Maße in
Anspruch genommen wird; dies Gebiet ist der internatio-
nale Kunstbetrieb. Für den Begriff und geistigen Horizont
des Durchschnittsspießers gehört der internationale Kunst-
betrieb zu jenem Abteil der Morgenzeitung, das er beim
Morgenkaffee liest zur Zerstreuung seiner Sorgen oder
von dem Gekeife seiner besseren Hälfte. Für die künstle-
risch Tätigen dagegen ist der internationale Kunstbetrieb
tief ernst und äußerst wichtig. Es ist nicht immer so ge-
wesen. Wenn man das geistige Leben der Künstlerschaft
in den letzten Jahrzehnten verfolgt, so kann man förmlich
den Puls dieses geistigen Lebens fühlen und beobachten,
wie von Jahr zu Jahr bei der Künstlerschaft die Aufmerk-
samkeit für den internationalen Kunstbetrieb wächst.
Trotzdem ist es noch immer nicht genug, es muss dahin
gebracht werden, dass jede Künstlerin und jeder Künstler
verstehen lernt, dass es gilt, mit derselben Energie, Auf-
merksamkeit und Leidenschaft wie die Fragen der lokalen
Kunstszene alle Geschehnisse der globalisierten Kunst
zu verfolgen. Jede Kulturproduzentin und jeder Kultur-
produzent müssen sich heute sagen, es geschieht nichts
im internationalen Kunstbetrieb, was nicht die eigensten
Interessen der Kulturproduktion berührt. Wenn in Süd-
afrika die Johannesburg Biennale zur neuen Spielstätte
globalen Kunsttourismus’ wird, wenn zur Istanbul Bien-
nale weitere in Sharjah und Tiranna hinzukommen, wenn
in Brasilien die Sao Paolo Biennale mit amerikanischen
und internationalen Kunstevents konkurriert, in allen
Fällen müssen sich die Künstlerinnen und die Künstler
sagen, um eure Sache handelt es sich, eure Interessen
stehen dort auf dem Spiel.

Gerade wenn wir den jetzigen globalen Kunstmarkt ver-
gleichen mit der Entwicklung der letzten Jahre, waren
der Drehzapf des globalen Kunstmarktes die Nachwehen
und Folgen der globalen Ausbreitung des Kapitals. Die ge-
genseitige Reibungsfläche zwischen Wirtschaft und Kunst
war es, um die sich der globale Kunstmarkt drehte. Wenn
heute jemand fragt, was der Mittelpunkt der globalen
Kunst-Ereignisse ist, so würde selbst ein ernsthafter
Kunstvermittler über diese Frage in große Verlegenheit
kommen.

Wenn wir die Biennalen der letzten 10 bis 15 Jahre be-
trachten, erkennen wir, wie sich der kuratorische Horizont
nach und nach erweitert hat. Man kann, grob gehauen,
den Beginn dieser Umwälzung mit der Havanna Biennale
im Jahre 1984 beginnen. Die Biennale zeigte eine Kunst-
szene, die zum erstenmal zur Selbständigkeit erwachte.
1993 folgte die Senegal Biennale Dak’Art, bei der be-
reits westliche Positionen überwogen. Die Johannesburg
Biennale von 1995 krönte eine Anzahl unbekannter Po-
sitionen aus Südafrika, diente aber trotzdem in erster
Linie als erweiterte Spielstätte der etablierten westlichen
Kunstszene. Dann kamen Kwangju, Taipei und Shanghai,
bei denen nach wie vor der Standortfaktor entscheidend
war für die Herausbildung eines kulturellen Image und
als Symbol einer demokratischen Öffnung nach außen.
2001 kam die Tiranna Biennale hinzu, deren Modell mit
mehreren Kuratoren 2003 die Prag Biennale folgte. Wir
haben in den letzten paar Jahren eine Reihe Biennalen
wie zuckende Blitze und Gewitter in Osteuropa und
Asien beobachtet. Sie führten zur Bildung eines neuen
starken Kuratorentums. Der Streit um die London
Biennale gilt als exemplarisch für die entstehende Op-
position zwischen den neuen Auftraggebern und der
Künstlerschaft: Ihr Konzept sollte eine neue Form der
Biennale verkörpern, die die Verantwortung für die Aus-
stellung an die Künstler zurückgeben wollte und provo-
kativ forderte »Give the power back to the artists!« Das
Problem ist, dass »wir alle im selben Boot sitzen« und
letztlich nichts ändern können daran, dass die Triebkraft
all dieser Biennalen das Bestreben ist, die noch nicht
vom Kunstmarkt besetzten Gebiete zu vereinnahmen.

Bis vor kurzer Zeit gab es bei den Kuratoren ein ganz
einfaches Mittel, um zu entscheiden, wie wir uns zu einer
Biennale zu stellen haben. Die Länderpavillons als
nationale Zurschaustellung wurden abgelehnt und ver-

dammt, dagegen müssten auch die Kuratoren für die
thematische Biennale eintreten. Diese Weisung ist schon
deshalb nicht brauchbar, weil die Unterscheidung zwi-
schen Länderpavillons und thematischer Biennale unter
den Händen zerrinnt oder wie eine Seifenblase zerplatzt.
Die Istanbul Biennale wirkt zwar wie ein Katalysator
auf die lokale Kunstszene, die kaum Ausstellungsorte für
zeitgenössische Kunst verfügt, verhilft den lokalen Künst-
lern und Künstlerinnen bis auf ein paar Ausnahmen aber
trotzdem nicht zu mehr Anerkennung. Die Biennale in
Havanna ist formal genommen ein Länderpavillon für
nicht-westliche Kunstpositionen.Aber die Kunstvermittler
vermarkten die Biennale als Werkschau für künstlerische
Positionen aus Drittweltländern, und auch sie werden
vom Kunstmarkt absorbiert. Daraus haben wir den Schluss
zu ziehen, wir als Kulturproduzenten haben uns gegen jede
Form der Biennale zu wenden, gleichviel ob thematische
oder nationale Biennale. Wir erkennen in ihr eine Folge
des Kultur-Imperialismus, und wie den Imperialismus als
Ganzes, so bekämpfen wir auch jede seiner Teilerschei-
nungen.

Ein Notbehelf in unsrer Taktik ist, dass sich die Kuratoren
auf einen Verbund von Galeristen und Sammlern stützen,
die mittlerweile zum Großteil die internationalen Aus-
stellungen finanzieren. Es ist aber doch eine alte Binsen-
wahrheit, dass, wo zwei oder drei Galeristen die Köpfe
zusammenstecken, es sich immer um die Haut eines vier-
ten Galeristen handelt. Welche Naivität gehört dazu, von
diesem Bündnis zu erwarten, es sollte eine Gewähr sein
für die Gleichberechtigung. Es gibt ein internationales
Bündnis, das sich als einzige Gewähr für die Gleichbe-
rechtigung herausgestellt hat. Das einzige Bündnis, auf
das zu rechnen ist, das ist das Bündnis aller revolutionären
Kulturproduzenten der Welt!

Wir haben auch noch mit einer andern Illusion, die Verwir-
rung anrichten kann, reinen Tisch zu machen, nämlich mit
der Illusion von der institutions-unabhängigen Großaus-
stellung. Man muss doch geradezu die Augen schließen,
um nicht zu sehen, dass die Institutionalisierung eine natur-
notwendige Konsequenz der ganzen ökonomischen Ent-
wicklung ist. Solange der Kunstmarkt herrscht, werden
Institutionalisierung und Biennalen nicht aufhören. Alle
großen und kleinen Galeristen sind jetzt in den Strudel
des Konkurrenz-Wettbewerbs gerissen. Es war immer das
Vorrecht der Kuratoren, dass sie mit ihren Bestrebungen
nicht im Wolkenkuckucksheim wurzelten, sondern mit
festen Füßen auf dem realen Boden standen. Wir haben
bei allen Erscheinungen in der Kunstvermittlung immer
gefragt, wie sich diese Erscheinungen mit der kapitalisti-
schen Entwicklung vereinbaren. Wie haben wir doch über
die neuen Starkuratoren gelacht, diese guten Leute und
schlechten Musikanten. Es ist eine hoffnungslose Utopie,
zu erwarten, dass durch unsre Propaganda für die insti-
tutions-unabhängigen Großausstellungen die Galeristen
aufhören werden zu konkurrieren. Der Konkurrenz-
Wettbewerb ist eine fatale Konsequenz der kapitalisti-
schen Entwicklung, und dieser Weg führt in den Abgrund.

Wir haben ein ganz anderes Ziel zu verfolgen, das uns
klar und deutlich unsre historische Aufgabe stellt, die
Künstlerorganisation, die Vernetzung der Kulturprodu-
zenten, wie sie unser Programm verlangt. Wir haben die
Pflicht, gegenüber dem Kunstpublikum, dass es aufhören
muss, Opportunismus zu zeigen, dass wir unsere eignen
Interessen wahrnehmen müssen. Allerdings, die Forde-
rung des Netzwerks aller Kulturproduzenten ist etwas
ganz anderes als die institutions-unabhängigen interna-
tionalen Großausstellungen der etablierten Kunstszene;
die Künstlerorganisation kann einzig und allein nur aus
der Tatkraft der Kulturproduktion hervorgehen. Wir täu-
schen uns nicht, wir glauben nicht, dass wir von heute auf
morgen ein internationales Netzwerk aller Kulturprodu-
zenten einführen können. Eine Künstlergewerkschaft,
bei der zusammen mit den Kunstbetrachtern entschieden
wird, was auf der nächsten Biennale gezeigt wird oder
nicht, lässt sich nicht vereinbaren mit der Herrschaft der
Galeristen und der Institutionskartelle. Um ein Netzwerk
aller Kulturproduzenten einzuführen, müssen wir die
etablierte Kunstszene stürzen, das bedeutet eine Revolu-

tion, ein gewaltiges Stück historischer Arbeit. Aber soll
das ein Anlass sein, unsre Forderung wie ein Familien-
heiligtum sorgfältig im Schrank aufzubewahren, um es
immer bei besonders feierlichen Gelegenheiten hervor-
zuholen?

Nein! Wir müssen das Netzwerk aller Kulturproduzenten
fordern im täglichen Aktionsprogramme; das Kunstpub-
likum muss wissen, dass die Durchführung der Forderung
den Sturz der Junkerherrschaft voraussetzt. Auch die
Zeit wird kommen, wo die internationale Künstlerschaft
sich nicht mehr kommandieren lässt, wo Sie sich wie ein
Mann erhebt und sagt: Ich will es nicht, ich tue es nicht!

Lebhafter Beifall

Eine Folge der Institutionalisierungsdelirien ist der
schmachvolle Niedergang der alternativen Kunstpraxis.
In Deutschland ist jede Opposition der alternativen Szene
verschwunden, es gibt keine Institutionskritik, die nicht
von den getreuen Museumsmamelucken absorbiert würde.
Das Museum braucht nur zu pfeifen, und die alternative
Szene springt wie ein Pudel. Wir arbeiten bei Ausstel-
lungsbeteiligungen im Schweiße unseres Angesichts, um
soviel Vertreter als möglich in die Ausstellung zu schicken,
wenn es aber Künstler gibt, die da meinen, es genüge, einen
politischen Ausstellungsbeitrag abzugeben, so können sie
mir nur leid tun. Im gleichen Maße, in dem mehr Kura-
toren auf die Suche nach alternativen Kunstpraxen ge-
schickt werden, sinkt diese Alternative immer mehr zu
einem Feigenblatt der Kulturindustrie herab. Gerade in
Ländern, wo das Zeremoniell des alternativen Hokus-
pokus besonders ausgebildet ist, liegen die Verhältnisse
genauso, schrieb doch eine kritische Kunstzeitschrift
kürzlich, der dreimal heilige alternative Kunstbetrieb ist
auf dem besten Wege, den Laden zu schließen.Was wären
wir wert, wenn wir unsre Hoffnungen auf den alternativen
Kunstbetrieb setzen wollten? Die Schwerkraft der alter-
nativen Kunst muss in die Massen verlegt werden, die
alternative Szene bleibt nur noch eine – allerdings bedeu-
tende – Rednertribüne, von der aus die kritische Aufklä-
rung erfolgen und die Masse aufgepeitscht werden soll.

Es ist nötig, dass wir unsre Kraft, die elementare Kraft
der großen Masse, nicht unterschätzen, denn die Gefahr,
dass wir unsre Kräfte unterschätzen, ist größer als etwa
eine Überschätzung unsrer Kräfte.Wir müssen den Kultur-
produzentenmassen sagen, wenn wir jetzt, nach 50 Jahren
der Entwicklung, in unsern Reihen Millionen zählen,
dass dies nicht bloß zum Stolz berechtigt, sondern auch
zu Taten verpflichtet. Je mehr wir wachsen, um so mehr
sind wir verpflichtet, die ganze Wucht unsrer Masse in die
Waagschale zu werfen. Wir müssen die Massen aufklären
und ihnen sagen, wenn die Galeristen die Kunstwelt ver-
teilen, so sind wir die Erben dieser halsbrecherischen
Unternehmungen. Wir müssen jenen Mut, jene Ent-
schlossenheit und Rücksichtslosigkeit in der Verfolgung
unsrer Aufgaben zeigen, die von den bürgerlichen Revo-
lutionären aufgebracht wurde, die Danton zusammen-
fasste, als er sagte, in bestimmten Situationen brauche
man als Parole nur drei Worte: Kühnheit, Kühnheit und
noch einmal Kühnheit!

Stürmischer Beifall

Beate Engl: betaversion 1.0, Soundinstallation, seit 2004 auf dem Dach der Halle 14 / Stiftung Federkiel, Baumwollspinnerei Leipzig; transformierte Rede nach dem Original von Rosa Luxemburg: »Die weltpolitische Lage«,

proklamiert am 27. Mai 1913 im Felsenkeller Leipzig-Plagwitz

22.12.2008     09:44 Uhr Kunstmarkt in der Krise. Das Luxusproblem. Wühltisch statt Vernissage: Einst wurden aus Leinwa nen und Abermillionen. Doch in der Krise schickt sich das nicht. 80 Prozent Nachlass? Nur keine Scheu. Von Catrin Lorch ddp
Die Ruinen des Fina nd öde Säulen und Kurven, vielleicht noch ein Zickzack, dessen Ausschläge nach rechts niedriger abfällt oder eine sinkende Kurve. Doch ein Bankrott sieht anders aus, er soll ein Gesicht haben, besser noch: viele. Die Stimmung verla ill sehen, wer geprasst hat und jetzt verzweifelt. 
Doch das Zeitungsfoto zeigt kalifornische Eigenheimstümpfe un nvestment-Firmen und deren Besitzanteilsverhältnisse. Die Farbe der Krise ist Grau. Aber halt, hatten sich die Regenten der Finanzwelt nicht immer mit der Kunst gezeigt? Hatten sie nicht die Künstler und die Museen ausstaffiert wie 
Marie Antoinette ihren Hofstaat und die kleine Molkerei im Schlosspark von Versailles? Die Londoner Tate und das MOMA in New York, die Moskauer Garage, das Centre Pompidou waren Refu hend entrückt um Ideal- und Gegenbild der Zahlenkultur, der Wirtschaftskriege und globalen Geldwelt zu 
sein. Dort traf man sich zum Schäferstündchen - bei Vernissagen, Kunstmessen, Galerie-Eröffnungen und dem großen Auftrieb der Auktionen. Wundersame Geldvermehrung Da trifft es sich, dass auch der Kunstmarkt von der Krise spricht: Auktionen und Galerien verzeic tzrückgänge in zweistelliger Höhe. Jahrelang sah die 
Öffentlichkeit staun ann Abermillionen wurden. Die fast wundersame Geldverme alb prickelnd, weil die Werte, die da verhandelt wurden, jeder nachvollziehbaren Grundlage entbehrten. Paradoxerweise nährte gerade der Boo nst 
den Generalverdacht, dass die Künstler eigentlich Falschmünzerei betreiben. Offensichtlich pinselte man in den Ateliers in Berlin und Leipzig, Warschau und Peking an einer eigenen Währung - denn am Boom waren erstm und die Spekulation erfüllte sich im Saisontakt. Aus und vorbei: “Der große Höllensturz” 
überschrie cher, hat die Kunst viele Gesichter. Da haben noch ein paar Profile Platz, bevor einer wie Francisco Goya erneut den Zeichenstift ansetzt. Für den kühlen Realismus aus Leipzig ist eine Bank frei, wie auch für die verz egsmaler, für 
konzeptuelle Fotokunst, attraktive Abstraktion - all die Günstlinge der vergangenen Jahre stehen jetzt im Hemd da. Denn we eise um den Hals legte, dem wird das Geschmeide jetzt heruntergerissen und auf den Messen und Auktionen dürfen - endlich einmal - alle dabei zuschauen. Im 
Kunstmarkt soll sich die globale Kri ankrott erzählen, ohne dass man sich für die Schicksale von Langweilern in Nadelstreifen interessieren muss. Der Kunstmarkt formuliert in Pointen: Die Pleite der Lehman-Brothers und die Auktions-Coup des Künstlers Damien Hirst - seine Direktvermarktung 
aus dem Atelier via Sothebyʼs - fielen auf einen Tag, den 15. September.Und während das Goldene Kalb (eingelegt in Spiritus) im Londoner Au hef des Bankhauses Lehman Brothers, und seine Frau Kathy in Manhattan bereits durch ihre Räume und sortieren aus. Nur vier Tage später werden sie 
ihren eigenen Ausverkauf bei Christieʼs annoncieren, weitere drei Tage danach  vereinbart man, welche Bankhäuser den ersten Zugriff auf die Kunstsammlung in den Büros erhalten. Und nicht ohne Häme wird notiert, dass die private Sammlung zusa h keine 20 Millionen Dollar erbrachte, sonde ur 13.

Kunst bedeutet für kaptitalkunst.de zuerst das Kapital des Künstlers, mit dem Potential auch zum Kapital der 
Gesellschaft zu werden, wenn er ihr sein Kunst-Kapital anbietet. Im Gegenzug dazu erhält er:
1.      Stipendien, Förderungen u. Einkünfte
2.      Ehrungen, Anerkennung u. Beachtung
Durch das Kapital der Gesellschaft bekommt der Künstler die Bezahlung für seine fortlaufenden Bemühungen 
um andere Betrachtungs- und Umgangsformen mit und in der Gesellschaft. Die Gesellschaft bekommt durch 
den Künstler das Kapital-Hoffnung, dass andere Lebensformen und Ausdrucksformen ihrer selbst möglich 
sind. Da der Künstler nicht komplett außerhalb der Gesellschaft stehen kann, braucht er für die Umsetzung 
seines Lebens- und Arbeitsentwurfs Kapital. Die Seminare von kapitalkunst.de unterstützen Künstler ihre 
Kunst zu machen und Ihr Kunst-Kapital in Gesellschafts-Kapital zu wandeln. 
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Chinesische Gegenwartskunst ist auf einmal in aller Munde: «A Hundred Flowers in Blossom» von Lu Hao, 2007, Ed. 7, Plexiglas und Blumen, 40 x 145 x 80 cm (courtesy Art & Public, Genf und Lu Hao).
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Noch immer gilt die «Mah-
jong»-Ausstellung, die im 
Sommer 2005 im Berner 

Kunstmuseum sowie in der Ham-
burger Kunsthalle erstmals ein 
grösseres Publikum mit erstklas-
sigen Werken chinesischer Gegen-
wartskunst bekannt machte, als 
Auslöser für den derzeitigen Chi-
na-Art-Hype. Uli Sigg, Geschäfts-
mann und ehemaliger Schweizer 
Botschafter in der Volksrepublik 
China, hatte in 30 Jahren dank 
sorgfältig aufgebauter persön-
licher Kontakte zu 
Künstlern eine 
Sammlung von mehr 
als 1200 Positionen 
zusammengetragen, 
wovon 250 der Öf-
fentlichkeit präsen-
tiert wurden. Plötz-
lich waren Namen 
wie Ai Weiwei, Wang 
Guangyi, Zhang Xia-
ogang oder Zhou 
Tiehai – zuvor nur Insidern be-
kannt – in aller Munde. Die Zahl 
der Galerien, die chinesische 
Künstler in ihr Programm aufnah-
men, erweiterte sich schlagartig, 
und auch für die grossen Auktions-
häuser ist heute die chinesische 
Gegenwartskunst zu einem der in-
teressantesten und am schnellsten 
wachsenden Segmente geworden. 
So erzielte Sotheby’s Mitte Sep-
tember in der New Yorker Asien-
woche mit asiatischer zeitgenös-
sischer Kunst  (vor allem dank der 
chinesischen) satte 38,9 Mio Dol-
lar. Dass dabei Werke von einzel-
nen Künstlern wie Zhang Xiaogang 
mehr als 2,5 Mio Dollar erzielten, 
illustriert, dass sie bereits zu den 
«Klassikern» aufgestiegen sind. 
Auch die jüngsten Londoner Auk-
tionen mit Gegenwartskunst im 
Oktober machten deutlich: Man 
kauft jetzt chinesisch.

Qualität erfordert Präsenz
Schon sehr früh etablierte der 

mit Uli Sigg befreundete Galerist 
Urs Meile hervorragende Verbin-
dungen zu China. Seine 1992 ge-
gründete gleichnamige Galerie in 
Luzern zeigt seit 1998 chinesische 
Gegenwartskunst. Ai Weiwei ge-
hörte zu den ersten Künstlern der 
Galerie. Ai Weiwei, der als Doyen 
der zeitgenössischen chinesischen 
Künstlerszene gilt, gründete 1993 
das Chinese Art Archive and Ware-
house (CAAW), mit welchem Mei-
le 2003 einen Partnerschaftsver-
trag schloss. Ziel der Kooperation 
ist, ein qualitativ hochstehendes 

Angebot chinesischer zeitgenös-
sischer Kunst anzubieten. Als 
CAAW/Meile traten die Partner 
u.a. an der diesjährige Art Basel 
und an der Documenta in Kassel 
in Erscheinung, wo Ai Weiweis 
«Fairytale»-Projekt mit 1001 Chi-
nesen zu den spektakulärsten Ins-
zenierungen der Schau gehörte. 
Auch in Pecking hat Meile nun ei-
ne Galerie, um am Puls des Ge-
schehens zu sein. 

Mit ShanghART hat sich Lorenz 
Helbling, ebenfalls Schweizer, seit 
1997 vor Ort in Schanghai einen 
Namen gemacht. Nicht von unge-

fähr gilt seine Galerie 
als die renommierteste 
für chinesische Ge-
genwartskunst in der 
Stadt. Die Liste der 
mehr als 25 von ihm 
vertretenen Künstler 
liest sich wie ein «Who 
is Who». Mit seinen 
Ausstellungen, die im-
mer in enger Zusam-
menarbeit mit den 

Künstlern konzipiert werden, will 
er vor allem die breite Palette der 
zeitgenössischen Kunst im Reich 
der Mitte sichtbar machen und ih-
re Vitalität unter Beweis stellen.

Begegnung von Ost und West
Neuester Erfolg eines Schwei-

zer Sammlers und Galeristen ist 
die vom Genfer Pierre Huber zu-
sammen mit Lorenzo Rudolf, 

einem ehemaligen Direktor der 
Art Basel, initiierte Shanghai Art 
Fair International Contemporary 
Art Exhibition, kurz ShContempo-
rary. Als die Messe im Shanghai 
Exhibition Center am 9. Septem-
ber 2007 nach vier Tagen ihre Pfor-
ten schloss, hatten 39500 Besucher 
die 130 Galerien aus Asien, USA 
und Europa besucht, und man 
konnte mit den Verkäufen zufrie-
den sein. Daneben war es Pierre 
Huber und seinem Partner aber 
ein wichtiges Anliegen, den Besu-
chern – vor allem jenen aus dem 
asiatischen Raum – eine Begeg-
nung mit den verschiedensten 
zeitgenössischen Künstlern und 
ihren Werken zu vermitteln. 

Wie auch Urs Meile bestätigt, 
war für ihn die Messe als beteilig-
ter Galerist, aber auch als «Besu-
cher» ein neues Erlebnis. Die At-
mosphäre im Exhibition Center 
(ein sowjetischer Bau aus den 50er 
Jahren und ein Geschenk Stalins 
an Mao) war einmalig in dem 
Sinne, dass die altmodische Mo-
numentalität die grossformatigen 
Positionen noch besser zur Gel-
tung kommen liess. Auch die 
durchwegs hohe Qualität der aus-
gestellten Werke bedeutete für 
Meile, der sich in der globalen 
Messelandschaft bestens aus-
kennt, eine neue Dimension. Vor 
allem war er aber überrascht von 
der grossen Zahl junger chine-
sischer Sammler, wobei der Gale-

rist  zwischen Sammlern, die sich 
in erster Linie mit Inhalten aus-
einandersetzen, und Käufern 
unterscheidet, bei denen es 
mehr um Lifestyle und Inve-
stition geht. 

Bewährt und neu
Dank Pierre Huber, 

wie Ernst Beyeler heute 
Beirat der Art Basel, fanden 
die chinesischen Gegenwarts-
künstler Ende der 90er Jahre erst-
mals Zugang zur Art Basel. Selbst 
Sammler seit 1992, war es für ihn 
klar, dass seine Idee, asiatische Ge-
genwartskunst mit «Westkunst» 
zusammenzubringen, in China re-
alisiert werden sollte. Die derzei-
tige Scha�enskraft und die künst-
lerische Entwicklung in China ist 
enorm und verdient es, mit einer 
qualitativ hochstehenden neuen 
Messe in die globale Kunstland-
schaft eingebettet zu werden. Die 
Tatsache, dass Schanghai vor Pe-
cking den Vorzug erhielt, hängt mit 
Hubers Einschätzung der Stadt zu-
sammen, die er als die derzeit fort-
schrittlichste und glamouröseste 
asiatische Stadt bezeichnet. 

Zweifellos hat seine Idee, der 
Messe mit den zwei Schauen «Best 
of Artists» und «Best of Discovery» 
eine zusätzliche Dimension zu ge-
ben, zum Erfolg beigetragen, denn 
diese veranlassten viele Künstler, 
persönlich nach Schanghai zu rei-
sen. Urs Meile bestätigt, dass dies 

wesentlich zur Stimmung beige-
tragen hat. Um die Neuentde-
ckungen der Schau «Best of Dis-
covery» aus�ndig zu machen, hat 
sich Huber während Monaten im 
gesamten asiatischen Raum um-
gesehen. Bestimmend für die Wahl 
war auch ihr Potenzial, auf dem in-
ternationalen Kunstmarkt beste-
hen zu können. Erfolg be�ügelt, 
und so wird die zweite ShContem-
porary 2008 gleichzeitig mit der 
Shanghai Biennale statt�nden. 

Sammeln als Kunst
Bereits vor einigen Jahren 

warnte der kürzlich verstorbene 
amerikanische Kunstkritiker Jona-
than Napack vor der Tatsache, dass 
viele chinesische Künstler die Nei-
gung haben, Quantität vor Qualität 
zustellen. Möglicherweise sei 

dies noch ein Relikt des kommunis-
tischen Systems, denn in erster Li-
nie wollten viele schnell reich wer-
den. Dass diese Gefahr immer noch 
besteht, erwähnt auch Urs Meile: 
«Auch für uns Galeristen ist es 
wichtig, potenzielle Sammler rich-
tig zu beraten. Leider spricht man 
nur immer von den Preisen der chi-
nesischen Kunst und nicht von den 
Inhalten. Will man aber an gute 
Qualität herankommen, dann soll 
man sich Zeit nehmen, sich gut in-
formieren und die Tendenzen und 
Entwicklungen beobachten.» 

Die chinesische Gegenwarts-
kunst hat sich aus einem ganz ande-
ren Hintergrund und aus einer an-
deren Mentalität heraus entwickelt. 
Als wichtiges Qualitätsmerkmal 
eines Werks sieht Urs Meile die Ei-
genständigkeit und Unverwechsel-
barkeit, also «wenn eine Arbeit so 
daherkommt, als ob sie nur in China 
hätte gescha�en werden können». 

Art Forum Changing China
Auch die im Sektor Art Banking 

führende UBS befasst sich schon 
seit längerem mit chinesischer Ge-
genwartskunst. Es erstaunt des-
halb nicht, dass ihr Ausbildungs-
zentrum Wolfsberg, welches seit 
einigen Jahren regelmässig sehr 
erfolgreiche Kunstforen organi-
siert, mit ihrem Anfang November 
statt�ndenden Art Forum Chan-
ging China ins Schwarze getro�en 
hat: Es war innert kürzester Zeit 
ausgebucht. 

Auf die Paneldiskussion zum 
�ema «Kunst in der Volksrepu-
blik China – globale Bedeutung 
und zukünftige Entwicklung», an 
welcher unter anderm auch Uli 
Sigg und Pierre Huber teilnehmen 
werden, darf man gespannt sein.

Pierre Huber, der Genfer Samm-
ler und Galerist, hat als Initiator 
und Mitorganisator der ShCon-
temporary in Schanghai eine 
neue Kunstmesse aus der Taufe 
gehoben.

Die neue Messe wurde als «Platt-
form für Ost und West» angeprie-
sen. Der asiatische Raum war si-
cher sehr gut vertreten, aber wie 
gingen Sie vor bei den Galerien 
aus Europa und den USA?
Pierre Huber: Mit dieser neuen 
Messe wollten wir in erster Linie 
Asien eine neue Plattform bieten, 
um so neue Begegnungen zu 
ermöglichen. Die Galerien, die 
nach Schanghai kamen, waren 
jene, die wir angefragt hatten. 
Ich gehe davon aus, dass mit der 
Weiterentwicklung der chine-
sischen Gegenwartskunst der 

Austausch für alle Galerien, die 
als Key-Players gelten, interes-
sant wird.

Vor zwei Jahren hat Uli Sigg in 
einem Interview mit dieser 
Zeitung gesagt: «Chinesen 
würden keine Picassos kaufen.» 
Hat sich Ihrer Meinung nach 
diese Haltung geändert?
Huber: Alle Sammler haben 
zuerst einmal angefangen, 
Kunst aus ihrem eigenen kultu-
rellen Umfeld zu erwerben. Die 
Chinesen sind da nicht anders. 
Ich erinnere daran, dass wir aus 

dem Westen auch erst in den 
80er Jahren angefangen haben, 
zeitgenössische chinesische 
Kunst zu kaufen. Im Vergleich 
dazu wird die Entwicklung in 
China viel schneller sein! Zudem 
gibt es heute nicht mehr so viele 
Picassos auf dem Markt. Er ist 
somit sicher nicht die einzige 
Referenz. Übrigens haben die 
Chinesen schon längst angefan-
gen, westliche Kunst zu kaufen; 
unsere Aufgabe ist es, sie dahin 
zu führen.

Was hat Sie persönlich motiviert, 
ein solch grosses Projekt anzuge-
hen?
Huber: Asien ist zurzeit ein sehr 
günstiges Terrain, um ein Projekt 
dieser Dimension aufzuziehen, 
denn es ist in gewisser Hinsicht 
immer noch Brachland – obwohl 

die Infrastruktur und alles, was 
es sonst braucht, vorhanden ist.

Wie positionieren Sie die ShCon-
temporary im globalen Messe-
kontext?
Huber: Für mich war immer klar, 
sie musste einfach anders sein. 
Ihre ganz eigene Ausrichtung 
und Atmosphäre ist es, was sie 
interessant macht.

Welche Künstler waren die eigent-
lichen «Entdeckungen»?
Huber: Alle, die an der «Best of 
Discovery» zu sehen waren!

Und wann �ndet die zweite 
ShContemporary statt?
Huber: Die Vernissage wird am 
8. September 2008 sein.

                                               
INTERVIEW: JULIANA SCHWAGER-JEBBINK

NACHGEFRAGT | PIERRE HUBER, Sammler und Galerist, Genf

«Die Entwicklung in China wird viel schneller sein!»
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Enormes Potenzial für den Kunstmarkt
CHINESISCHE GEGENWARTSKUNST Nicht zuletzt dank der Initiative von Schweizer Sammlern und Galeristen sind die Werke chinesischer 
zeitgenössischer Künstler zu den begehrtesten Sammel- und Investitionsobjekten auf dem globalen Kunstmarkt avanciert. 

Zeitgenössische 
chinesische

Kunst ist eines 
der am 

schnellsten
wachsenden 
Segmente.

www.FutureManagementGroup.com

Zukunftsmanagement im Kunstmarkt –
Schaffen Sie Ihre neue Ära

11 NNeeuuee BBeewweegguunngg iinn aalltteenn MMäärrkktteenn
Die Kunsthandelsbranche ist im Umbruch. Dieser über Generationen gewachsene Markt
sieht sich den wohl umwälzendsten Veränderungen seiner jahrhundertelangen Geschichte
gegenüber. Alte Grenzziehungen zwischen Primär- und Sekundärmarkt zerfließen, nicht
zuletzt durch die Strategie der Auktionshäuser, Galerien aufzukaufen. Neue
Käuferschichten verdrängen die altbekannten. Immer wieder ist von Rekordpreisen für
einzelne Werke die Rede, wenn auch der meiste Umsatz mit den kleineren Losen
gemacht wird. Folgt nach dem Hype ein Absturz?

Auch auf dem Kunstmarkt ist die Zeit nicht stehen geblieben. War Kunstkauf traditionell
eine Beschäftigung für die intellektuelle Oberschicht, dient Kunst heute zunehmend einer
(neu)reichen Bevölkerungsschicht als Luxus-, Prestige-, aber auch Investitions- und
Spekulationsobjekt. Galt auf dem Markt ein Kunstwerk noch vor wenigen Jahren als
suspekt, wenn es erst vor kurzem den Besitzer gewechselt hatte, ist heute ein
Weiterverkauf nach weniger als einem Jahr keine Seltenheit mehr, was nicht zuletzt auf
die enorm gestiegenen Preise für einzelne Künstler zurückzuführen ist. Der neue
Kunstkäufer interessiert sich weniger für die Altmeister als für Olafur Eliasson oder
Damien Hirst, er sucht das Event und nicht die kunstgeschichtliche Belehrung. Kunst als
Statussymbol und Investitionsobjekt?

Der deutsche Kunstmarkt hat die Auf- und Abbewegungen auf dem internationalen Markt
der vergangenen Jahrzehnte relativ unbeschadet überstanden. Treue Sammler, keine
Fokussierung auf riskante Hype-Gebiete und moderate Preise sind die Ursachen. Dennoch
zeichnet sich auch hier der Beginn einer neuen Ära ab. Der Übergang von einer Ära in die
nächste ist immer und unvermeidlich schmerzlich. Vor der nächsten Ära kommt meist die
Krise, verstanden als die oft unvermeidliche Investition in eine bessere Zukunft. Mit
einem starken Zukunftsmanagement gibt man sich jedoch selbst die Möglichkeit, dem
Wandel nicht hilflos ausgeliefert zu sein. Wer die neue Ära früher als andere annähernd
richtig erahnen kann, hat einen unermesslichen Vorteil. Er kann die unvermeidliche Krise
nicht verhindern, er kann sie aber begrenzen, indem er sich auf die kommende Zukunft
vor den anderen vorbereitet. Wie sieht die nächste Ära des Kunstmarktes aus?

Abbildung 1: Die neue Ära?

22 ZZuukkuunnffttssffaakkttoorreenn aauuff ddeemm KKuunnssttmmaarrkktt
Bislang hat sich der Kunstbereich nur inhaltlich mit der Zukunft auseinander gesetzt –
welche Künstler bleiben auf dem Markt, wie wird der Publikumsgeschmack im nächsten
Jahr sein, wird es weiterhin Malerei auf dem Markt geben? Es ist jedoch an der Zeit, sich
auch in der strategischen Ausrichtung systematisch mit der Zukunft zu befassen. Der
Kunstmarkt  ist  –  wie  alle  Märkte  –  Zukunftsfaktoren  unterworfen,  die  als  globale
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es war hans johst, späterer präsident der reichsschrifttumkammer, der zu führers erstem geburtstag 1933 
der titel�igur seines dramas ���������� den satz wenn ich kultur höre .. entsichere ich meinen browning 
auf die lippen legte. ein satz, der dreissig jahre danach in jean-luc godards �� ������ vom von jack 
palance gespielten produzenten jeremiah prokosch in den ruinen von cinecitta aktualisiert wird in der 
uns geläu�igeren variante: when i hear the word culture i take out my checkbook. es ist der im �ilm godards 
den fritz lang spielende fritz lang, der das original in seiner antwort an prokosch erinnert.   rbk   05.01.09

    Kunst für kleines Geld   Doch für ein Kunstinvestment muss man nicht seine Altersvorsorge opfern. Es gibt auch Möglichkeiten, Kunst für weniger
    als 5.000 Euro zu erwerben, z.B. Grafiken, Fotografien, Editionen oder Kunst junger, weniger bekannter Künstler. Vergleichbar mit dem Aktienmarkt
  lässt sich auch der Kunstmarkt in verschiedene Segmente einteilen. Trendkünstler sind ähnlich chancenreich bei hohem Risiko wie die Aktien des Neuen Marktes,
 von dem am Ende auch nur wenige Unternehmen übrig blieben (Leipziger Schule, z.B. Neo Rauch). Die klassische Moderne wie Picasso und arrivierte Künstler wie Yves 
Klein sind die Blue Chips des Kunstmarktes. Deren Preise schwanken zwar auch, aber man riskiert keinen großen Wertverlust, und es ist durchaus eine schöne Rendite drin. Der 
Nachteil: Der Kapitaleinsatz ist sehr hoch. Beim dritten Segment, dem M-Dax-Pendant, handelt es sich um Arbeiten von Künstlern wie Günther Uecker (s.Bild) und Otto Piene, die 
kunstgeschichtliche Bedeutung haben, in Museen hängen – aber am Markt zur Zeit nicht gefragt sind. Wer im unteren Preissegment investieren möchte, kann sich auf Messen wie 
der Affordable Art Fair (AAF) in New York umsehen, die nur zeitgenössische Kunst unter 5.000 Dollar anbietet. Abgesehen davon bieten Absolventen bestimmter Kunstakademien 
wie die in Hamburg jährlich ihre Arbeiten feil (www.index-hamburg.de). Wer dort einen Künstler findet, der schon einen Galerie-Vertrag in der Tasche oder in Museumssammlungen 
einen Platz gefunden hat, kann sich über ein Schnäppchen freuen. (Ute Krepler) Das Anlegermagazin für den Kunstmarkt ARTinvestor erscheint 4x jährlich im Münch ner Artpartners 
Verlag.

kunst = Kapital
Das Kunstinvestment 
des Monats

kunst = Kapital 
ist die monatliche 
Finanzkolumne rund 
um Ihr Kunstinvest-
ment. Ob Skulptur, 
Computerprint oder 
plasmageschnittener 
Stahl: Die Capital-
Experten stellen 
erfolgversprechende 
Künstler vor und 
sagen Ihnen, bei 
welchem Newcomer 
der Einstieg wirklich 
lohnt. 

Kunst
wird

Kapital

[Kontakt]

Nun wissen Sie, wie einfach aus hochwertiger Kunst eine ebenso 
sichere wie flexible Kapitalanlage wird. Jetzt ist es an Ihnen, den
nächsten Schritt zu tun — wir freuen uns auf Ihre Anfrage und 
ein persönliches Gespräch.

Paganinistraße 47
81247 München

Telefon +49 (0)89 811 90 14
Telefax +49 (0)89 811 08 75

E-Mail info@kunstwertbrief.com

Besuchen Sie uns auch im Internet:
www.kunstwertbrief.com

[Die Vorteile auf einen Blick]

Für das mit dem Kunstwertbrief verbundene Wertgutachten 
berechnen wir eine einmalige Gebühr von zehn Prozent des zer-
tifizierten Wertes. Dafür erhalten Sie nicht nur den Schutz vor 
Wertverlusten, sondern auch ein flexibles Finanzierungsinstru-
ment: Wann immer Sie kurzfristig Geld benötigen, sind sie nicht 
mehr zu verlustträchtigen Notverkäufen gezwungen —  da der 
Kunstwertbrief eine Barforderung ist, lässt sich das zertifizierte 
Objekt jederzeit problemlos beleihen. So können Sie die in Ih-
rem Kunstbesitz schlummernden Kapitalreserven einfach und 
schnell „aufwecken“, ohne sich dauerhaft von Ihren wertvollen 
Objekten trennen zu müssen. Und während das mit dem Kunst-
wertbrief ausgestattete Kunstwerk beliehen ist, partizipieren Sie 
natürlich weiterhin voll an der Wertsteigerung.

Für die Dauer der elfjährigen Laufzeit ist der Kunstwertbrief mit 
dem Kunstwerk untrennbar verbunden. Bei einem zwischenzeit-
lichen Verkauf des Objekts wird der Kunstwertbrief also mit 
veräußert — und wirkt dabei als werterhöhendes Qualitätssiegel. 
Darüber hinaus erleichtert das mit dem Wertgutachten verbun-
dene Andienungsrecht die Preisverhandlungen mit potentiellen 
Käufern.

Das Zusatzangebot: Kunstwertbrief mit SofortDas Zusatzangebot: Kunstwertbrief mit Sofort --BeleihungBeleihung
Sie benötigen gerade jetzt dringend liquide Mittel, wollen aber 
Ihren Kunstbesitz nicht verkaufen, obwohl Ihre Hausbank eine 
Beleihung verweigert ? Auch dann sollten Sie schnell mit uns in 
Kontakt treten — ein positives Wertgutachten vorausgesetzt, 
stellen wir einen Kunstwertbrief mit 25monatiger Laufzeit aus, 
auf dessen Basis renommierte Banken, die wir als Kooperations-
partner gewinnen konnten, Ihr Kunstobjekt sofort beleihen. Auf 
diese Weise erhalten Sie zu günstigen Konditionen eine schnelle 
Liquiditätsspritze, die bis zu 60 Prozent des zertifizierten Wer-
tes ausmachen kann. Selbstverständlich garantieren wir auch bei 
diesem Zusatzangebot vollständige Diskretion.
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W Kunst besitzt nicht nur einen ästhetischen, sondern auch einen wachsenden materiellen Wert,
mit d as Anleger-Portfolio als alternatives Investment aufpeppen kann. Vor allem sorgt

der wachsende weltweite Wohlstand für neue Kaufkraft, insbesond s Osteuropa, Russland
und China. „Das Cliché, dass wahrer Kunstsinn frei von materiellem Interesse ist, lässt sich
über Bord werfen“, beobachtet auch Finanzmarktanalyst und Kunstmarktexperte Wolfgang

Wilke im Kunstmarktmagazin ARTinvestor. „Längst ist der pekuniäre Wert von Ku en
in Sammlerkreisen gesellschaftsfähig.“ Investoren können sich für ihre Sammlungsstrategie

auf eine wachsende Zahl von Datenbanken wie www.artnet.com und www.artprice.com
stüt ichen Analyse-Tools aufwarten. Dazu gehören diverse Indizes,

welche die Wertentwicklung am Kun bal Fine Art Index<
 für 2004 einen Preisanstieg von 19 Prozent aus. Der renommierteste Index dieser Art ist der von den New Yorker

Business-School-Professoren Jianping Mei und Michael Moses entwickelte
>Mei/Mos lge warf Kunst von 1953 bis 2003 im Durch hrlich

eine Rendite von 12,1 Prozent ab, während der S&P 500 im gleichen Zeitraum im Jahresdurchschnitt um 11,6 Prozent zulegte. „Der Kunstinves-
tor sollte prinzipiell auf Spitzenqualität achten und eine langfristige Anlage von mindestens zehn Jahren einplanen, um die relativ hohen Risiken 

zu mindern“, rät Wil sthistorisches, kunstmarktspezifisches und wirtschaftliches Wissen für ein professionell 
gemanagtes Kunstportfolio unverzichtbar. Nur die Wenigsten können mit wissen aufwarten. An dieser Stelle fühlen sich 
zunehmend Banken auf de ufen. Immer mehr Finanzhäuser schließen das Kunstinvestment in ihre Anlageberatung mit ein. Zudem stre-
ben Art-Consultant-Unternehmen mit Beratungsdiensten und Kunstfonds an den Markt. 2005 wurde Fernwood Art Investments vom ehemaligen 
Merrill-Lync gründet, der einen Kunstfonds an den Markt bringen will, ebenso wie ArtVest, eine Initiative von Dani-

ella Luxembourg, der ehemaligen Managerin des Auktionshauses Phillips, de Pury & Company. Nach dem jüngsten Vorbild des britischen Fine 
Art Fund, sammeln diese Fonds Geld von vermögenden Kunstinvestoren, mit dem sie ein Kunst-Portfolio zusammenstellen. „ArtVest wird den 
Verbleib der Kunstwerke im Besitz der Partner für mind estschreiben“, so Daniella Luxem rview. 

Langer Atem und eine angemessene Menge Geld sind die Voraussetzungen für ein Investment in solche Fonds.

02.12.08 14:18   Art Bas te Miene zu sinkenden Preisen   
In Miami findet die siebte Ausgabe der Kunstme

n auf besonnene Sammler 
statt auf Spekulanten.   Von FO zöppan
Die gute Nachricht zuerst: Wer sich buchstäblich in letzter Minute zu 
eine onne zur Art Basel Miami Beach entschließt, hat in 
diesem Jahr keine Mühe, ein bezahlbares Hotelzi in der Nähe 
der Kunstmesse zu finden. Wo 2007, an der Spitze des Kunsthypes, 
die Preise explod ocations wie das Delano oder der Shore 
Club bis zu 800 Dollar pro Nach

oten zum Übernachten. Sonst 
überbuchte Hotels, die vor zwei, drei Monaten ausgelastet waren, 
sind jetzt noch zu haben.   Sektlaune und Fußballfieber   Das neue 
Mondrian-Hotel 

 das renovierte Fontainebleau, wo einst Frank Sinatra 
und sein Rat Pack logierten, glänzt nach seiner Renovierung für eine 
Milliarde Euro mit angesagter Kunst – etwa mit einem gigantischen 
Lüster von Ai Weiwei in der Lobby.   Abwarten und Coc nken   
Von Schwarzmalern und pessimistischen Verkaufsprognosen will 
man in Miami bislang nichts hören. „Business as usual” lautet die 
Parole. Die geplatzt

el schön. Einen „guten Zei nkt, um Kunst zu kaufen” nennt 
etwa Art-Co-Direktor Marc Spiegler die Krise. Und seine Co-Chefin 
An önholzer betont, die Buchungen privater Jets, sowie die 
Events und Empfänge seien ebenso zahlreich und aufwendig wie in 
den letzten Jahren. Die Zah eiche Messe 
sprechen.   Panels und Partys   Iggy Pop wird dieses Jahr nicht am 
Strand singen, doch für Unterhaltung ist auch so gesorgt. Der Sponsor 
Cartier hat im botanisc  domartiges Zelt aufgebaut, 
in dem David Lynch einen siebenminütigen Film projizieren wird. 
Bereits gut gebucht ist au

stmals wird das Out-Door-Programm 
der Art im Lummus Park und auf dem W talliert.

Der globale Kunstmarkt

Wir leben in einer merkwürdigen Zeit, in der die Aufmerk-
samkeit der künstlerisch Tätigen durch ein ganz spezielles
Gebiet des öffentlichen Lebens in steigendem Maße in
Anspruch genommen wird; dies Gebiet ist der internatio-
nale Kunstbetrieb. Für den Begriff und geistigen Horizont
des Durchschnittsspießers gehört der internationale Kunst-
betrieb zu jenem Abteil der Morgenzeitung, das er beim
Morgenkaffee liest zur Zerstreuung seiner Sorgen oder
von dem Gekeife seiner besseren Hälfte. Für die künstle-
risch Tätigen dagegen ist der internationale Kunstbetrieb
tief ernst und äußerst wichtig. Es ist nicht immer so ge-
wesen. Wenn man das geistige Leben der Künstlerschaft
in den letzten Jahrzehnten verfolgt, so kann man förmlich
den Puls dieses geistigen Lebens fühlen und beobachten,
wie von Jahr zu Jahr bei der Künstlerschaft die Aufmerk-
samkeit für den internationalen Kunstbetrieb wächst.
Trotzdem ist es noch immer nicht genug, es muss dahin
gebracht werden, dass jede Künstlerin und jeder Künstler
verstehen lernt, dass es gilt, mit derselben Energie, Auf-
merksamkeit und Leidenschaft wie die Fragen der lokalen
Kunstszene alle Geschehnisse der globalisierten Kunst
zu verfolgen. Jede Kulturproduzentin und jeder Kultur-
produzent müssen sich heute sagen, es geschieht nichts
im internationalen Kunstbetrieb, was nicht die eigensten
Interessen der Kulturproduktion berührt. Wenn in Süd-
afrika die Johannesburg Biennale zur neuen Spielstätte
globalen Kunsttourismus’ wird, wenn zur Istanbul Bien-
nale weitere in Sharjah und Tiranna hinzukommen, wenn
in Brasilien die Sao Paolo Biennale mit amerikanischen
und internationalen Kunstevents konkurriert, in allen
Fällen müssen sich die Künstlerinnen und die Künstler
sagen, um eure Sache handelt es sich, eure Interessen
stehen dort auf dem Spiel.

Gerade wenn wir den jetzigen globalen Kunstmarkt ver-
gleichen mit der Entwicklung der letzten Jahre, waren
der Drehzapf des globalen Kunstmarktes die Nachwehen
und Folgen der globalen Ausbreitung des Kapitals. Die ge-
genseitige Reibungsfläche zwischen Wirtschaft und Kunst
war es, um die sich der globale Kunstmarkt drehte. Wenn
heute jemand fragt, was der Mittelpunkt der globalen
Kunst-Ereignisse ist, so würde selbst ein ernsthafter
Kunstvermittler über diese Frage in große Verlegenheit
kommen.

Wenn wir die Biennalen der letzten 10 bis 15 Jahre be-
trachten, erkennen wir, wie sich der kuratorische Horizont
nach und nach erweitert hat. Man kann, grob gehauen,
den Beginn dieser Umwälzung mit der Havanna Biennale
im Jahre 1984 beginnen. Die Biennale zeigte eine Kunst-
szene, die zum erstenmal zur Selbständigkeit erwachte.
1993 folgte die Senegal Biennale Dak’Art, bei der be-
reits westliche Positionen überwogen. Die Johannesburg
Biennale von 1995 krönte eine Anzahl unbekannter Po-
sitionen aus Südafrika, diente aber trotzdem in erster
Linie als erweiterte Spielstätte der etablierten westlichen
Kunstszene. Dann kamen Kwangju, Taipei und Shanghai,
bei denen nach wie vor der Standortfaktor entscheidend
war für die Herausbildung eines kulturellen Image und
als Symbol einer demokratischen Öffnung nach außen.
2001 kam die Tiranna Biennale hinzu, deren Modell mit
mehreren Kuratoren 2003 die Prag Biennale folgte. Wir
haben in den letzten paar Jahren eine Reihe Biennalen
wie zuckende Blitze und Gewitter in Osteuropa und
Asien beobachtet. Sie führten zur Bildung eines neuen
starken Kuratorentums. Der Streit um die London
Biennale gilt als exemplarisch für die entstehende Op-
position zwischen den neuen Auftraggebern und der
Künstlerschaft: Ihr Konzept sollte eine neue Form der
Biennale verkörpern, die die Verantwortung für die Aus-
stellung an die Künstler zurückgeben wollte und provo-
kativ forderte »Give the power back to the artists!« Das
Problem ist, dass »wir alle im selben Boot sitzen« und
letztlich nichts ändern können daran, dass die Triebkraft
all dieser Biennalen das Bestreben ist, die noch nicht
vom Kunstmarkt besetzten Gebiete zu vereinnahmen.

Bis vor kurzer Zeit gab es bei den Kuratoren ein ganz
einfaches Mittel, um zu entscheiden, wie wir uns zu einer
Biennale zu stellen haben. Die Länderpavillons als
nationale Zurschaustellung wurden abgelehnt und ver-

dammt, dagegen müssten auch die Kuratoren für die
thematische Biennale eintreten. Diese Weisung ist schon
deshalb nicht brauchbar, weil die Unterscheidung zwi-
schen Länderpavillons und thematischer Biennale unter
den Händen zerrinnt oder wie eine Seifenblase zerplatzt.
Die Istanbul Biennale wirkt zwar wie ein Katalysator
auf die lokale Kunstszene, die kaum Ausstellungsorte für
zeitgenössische Kunst verfügt, verhilft den lokalen Künst-
lern und Künstlerinnen bis auf ein paar Ausnahmen aber
trotzdem nicht zu mehr Anerkennung. Die Biennale in
Havanna ist formal genommen ein Länderpavillon für
nicht-westliche Kunstpositionen.Aber die Kunstvermittler
vermarkten die Biennale als Werkschau für künstlerische
Positionen aus Drittweltländern, und auch sie werden
vom Kunstmarkt absorbiert. Daraus haben wir den Schluss
zu ziehen, wir als Kulturproduzenten haben uns gegen jede
Form der Biennale zu wenden, gleichviel ob thematische
oder nationale Biennale. Wir erkennen in ihr eine Folge
des Kultur-Imperialismus, und wie den Imperialismus als
Ganzes, so bekämpfen wir auch jede seiner Teilerschei-
nungen.

Ein Notbehelf in unsrer Taktik ist, dass sich die Kuratoren
auf einen Verbund von Galeristen und Sammlern stützen,
die mittlerweile zum Großteil die internationalen Aus-
stellungen finanzieren. Es ist aber doch eine alte Binsen-
wahrheit, dass, wo zwei oder drei Galeristen die Köpfe
zusammenstecken, es sich immer um die Haut eines vier-
ten Galeristen handelt. Welche Naivität gehört dazu, von
diesem Bündnis zu erwarten, es sollte eine Gewähr sein
für die Gleichberechtigung. Es gibt ein internationales
Bündnis, das sich als einzige Gewähr für die Gleichbe-
rechtigung herausgestellt hat. Das einzige Bündnis, auf
das zu rechnen ist, das ist das Bündnis aller revolutionären
Kulturproduzenten der Welt!

Wir haben auch noch mit einer andern Illusion, die Verwir-
rung anrichten kann, reinen Tisch zu machen, nämlich mit
der Illusion von der institutions-unabhängigen Großaus-
stellung. Man muss doch geradezu die Augen schließen,
um nicht zu sehen, dass die Institutionalisierung eine natur-
notwendige Konsequenz der ganzen ökonomischen Ent-
wicklung ist. Solange der Kunstmarkt herrscht, werden
Institutionalisierung und Biennalen nicht aufhören. Alle
großen und kleinen Galeristen sind jetzt in den Strudel
des Konkurrenz-Wettbewerbs gerissen. Es war immer das
Vorrecht der Kuratoren, dass sie mit ihren Bestrebungen
nicht im Wolkenkuckucksheim wurzelten, sondern mit
festen Füßen auf dem realen Boden standen. Wir haben
bei allen Erscheinungen in der Kunstvermittlung immer
gefragt, wie sich diese Erscheinungen mit der kapitalisti-
schen Entwicklung vereinbaren. Wie haben wir doch über
die neuen Starkuratoren gelacht, diese guten Leute und
schlechten Musikanten. Es ist eine hoffnungslose Utopie,
zu erwarten, dass durch unsre Propaganda für die insti-
tutions-unabhängigen Großausstellungen die Galeristen
aufhören werden zu konkurrieren. Der Konkurrenz-
Wettbewerb ist eine fatale Konsequenz der kapitalisti-
schen Entwicklung, und dieser Weg führt in den Abgrund.

Wir haben ein ganz anderes Ziel zu verfolgen, das uns
klar und deutlich unsre historische Aufgabe stellt, die
Künstlerorganisation, die Vernetzung der Kulturprodu-
zenten, wie sie unser Programm verlangt. Wir haben die
Pflicht, gegenüber dem Kunstpublikum, dass es aufhören
muss, Opportunismus zu zeigen, dass wir unsere eignen
Interessen wahrnehmen müssen. Allerdings, die Forde-
rung des Netzwerks aller Kulturproduzenten ist etwas
ganz anderes als die institutions-unabhängigen interna-
tionalen Großausstellungen der etablierten Kunstszene;
die Künstlerorganisation kann einzig und allein nur aus
der Tatkraft der Kulturproduktion hervorgehen. Wir täu-
schen uns nicht, wir glauben nicht, dass wir von heute auf
morgen ein internationales Netzwerk aller Kulturprodu-
zenten einführen können. Eine Künstlergewerkschaft,
bei der zusammen mit den Kunstbetrachtern entschieden
wird, was auf der nächsten Biennale gezeigt wird oder
nicht, lässt sich nicht vereinbaren mit der Herrschaft der
Galeristen und der Institutionskartelle. Um ein Netzwerk
aller Kulturproduzenten einzuführen, müssen wir die
etablierte Kunstszene stürzen, das bedeutet eine Revolu-

tion, ein gewaltiges Stück historischer Arbeit. Aber soll
das ein Anlass sein, unsre Forderung wie ein Familien-
heiligtum sorgfältig im Schrank aufzubewahren, um es
immer bei besonders feierlichen Gelegenheiten hervor-
zuholen?

Nein! Wir müssen das Netzwerk aller Kulturproduzenten
fordern im täglichen Aktionsprogramme; das Kunstpub-
likum muss wissen, dass die Durchführung der Forderung
den Sturz der Junkerherrschaft voraussetzt. Auch die
Zeit wird kommen, wo die internationale Künstlerschaft
sich nicht mehr kommandieren lässt, wo Sie sich wie ein
Mann erhebt und sagt: Ich will es nicht, ich tue es nicht!

Lebhafter Beifall

Eine Folge der Institutionalisierungsdelirien ist der
schmachvolle Niedergang der alternativen Kunstpraxis.
In Deutschland ist jede Opposition der alternativen Szene
verschwunden, es gibt keine Institutionskritik, die nicht
von den getreuen Museumsmamelucken absorbiert würde.
Das Museum braucht nur zu pfeifen, und die alternative
Szene springt wie ein Pudel. Wir arbeiten bei Ausstel-
lungsbeteiligungen im Schweiße unseres Angesichts, um
soviel Vertreter als möglich in die Ausstellung zu schicken,
wenn es aber Künstler gibt, die da meinen, es genüge, einen
politischen Ausstellungsbeitrag abzugeben, so können sie
mir nur leid tun. Im gleichen Maße, in dem mehr Kura-
toren auf die Suche nach alternativen Kunstpraxen ge-
schickt werden, sinkt diese Alternative immer mehr zu
einem Feigenblatt der Kulturindustrie herab. Gerade in
Ländern, wo das Zeremoniell des alternativen Hokus-
pokus besonders ausgebildet ist, liegen die Verhältnisse
genauso, schrieb doch eine kritische Kunstzeitschrift
kürzlich, der dreimal heilige alternative Kunstbetrieb ist
auf dem besten Wege, den Laden zu schließen.Was wären
wir wert, wenn wir unsre Hoffnungen auf den alternativen
Kunstbetrieb setzen wollten? Die Schwerkraft der alter-
nativen Kunst muss in die Massen verlegt werden, die
alternative Szene bleibt nur noch eine – allerdings bedeu-
tende – Rednertribüne, von der aus die kritische Aufklä-
rung erfolgen und die Masse aufgepeitscht werden soll.

Es ist nötig, dass wir unsre Kraft, die elementare Kraft
der großen Masse, nicht unterschätzen, denn die Gefahr,
dass wir unsre Kräfte unterschätzen, ist größer als etwa
eine Überschätzung unsrer Kräfte.Wir müssen den Kultur-
produzentenmassen sagen, wenn wir jetzt, nach 50 Jahren
der Entwicklung, in unsern Reihen Millionen zählen,
dass dies nicht bloß zum Stolz berechtigt, sondern auch
zu Taten verpflichtet. Je mehr wir wachsen, um so mehr
sind wir verpflichtet, die ganze Wucht unsrer Masse in die
Waagschale zu werfen. Wir müssen die Massen aufklären
und ihnen sagen, wenn die Galeristen die Kunstwelt ver-
teilen, so sind wir die Erben dieser halsbrecherischen
Unternehmungen. Wir müssen jenen Mut, jene Ent-
schlossenheit und Rücksichtslosigkeit in der Verfolgung
unsrer Aufgaben zeigen, die von den bürgerlichen Revo-
lutionären aufgebracht wurde, die Danton zusammen-
fasste, als er sagte, in bestimmten Situationen brauche
man als Parole nur drei Worte: Kühnheit, Kühnheit und
noch einmal Kühnheit!

Stürmischer Beifall

Beate Engl: betaversion 1.0, Soundinstallation, seit 2004 auf dem Dach der Halle 14 / Stiftung Federkiel, Baumwollspinnerei Leipzig; transformierte Rede nach dem Original von Rosa Luxemburg: »Die weltpolitische Lage«,

proklamiert am 27. Mai 1913 im Felsenkeller Leipzig-Plagwitz

22.12.2008     09:44 Uhr Kunstmarkt in der Krise. Das Luxusproblem. Wühltisch statt Vernissage: Einst wurden aus Leinwa nen und Abermillionen. Doch in der Krise schickt sich das nicht. 80 Prozent Nachlass? Nur keine Scheu. Von Catrin Lorch ddp
Die Ruinen des Fina nd öde Säulen und Kurven, vielleicht noch ein Zickzack, dessen Ausschläge nach rechts niedriger abfällt oder eine sinkende Kurve. Doch ein Bankrott sieht anders aus, er soll ein Gesicht haben, besser noch: viele. Die Stimmung verla ill sehen, wer geprasst hat und jetzt verzweifelt. 
Doch das Zeitungsfoto zeigt kalifornische Eigenheimstümpfe un nvestment-Firmen und deren Besitzanteilsverhältnisse. Die Farbe der Krise ist Grau. Aber halt, hatten sich die Regenten der Finanzwelt nicht immer mit der Kunst gezeigt? Hatten sie nicht die Künstler und die Museen ausstaffiert wie 
Marie Antoinette ihren Hofstaat und die kleine Molkerei im Schlosspark von Versailles? Die Londoner Tate und das MOMA in New York, die Moskauer Garage, das Centre Pompidou waren Refu hend entrückt um Ideal- und Gegenbild der Zahlenkultur, der Wirtschaftskriege und globalen Geldwelt zu 
sein. Dort traf man sich zum Schäferstündchen - bei Vernissagen, Kunstmessen, Galerie-Eröffnungen und dem großen Auftrieb der Auktionen. Wundersame Geldvermehrung Da trifft es sich, dass auch der Kunstmarkt von der Krise spricht: Auktionen und Galerien verzeic tzrückgänge in zweistelliger Höhe. Jahrelang sah die 
Öffentlichkeit staun ann Abermillionen wurden. Die fast wundersame Geldverme alb prickelnd, weil die Werte, die da verhandelt wurden, jeder nachvollziehbaren Grundlage entbehrten. Paradoxerweise nährte gerade der Boo nst 
den Generalverdacht, dass die Künstler eigentlich Falschmünzerei betreiben. Offensichtlich pinselte man in den Ateliers in Berlin und Leipzig, Warschau und Peking an einer eigenen Währung - denn am Boom waren erstm und die Spekulation erfüllte sich im Saisontakt. Aus und vorbei: “Der große Höllensturz” 
überschrie cher, hat die Kunst viele Gesichter. Da haben noch ein paar Profile Platz, bevor einer wie Francisco Goya erneut den Zeichenstift ansetzt. Für den kühlen Realismus aus Leipzig ist eine Bank frei, wie auch für die verz egsmaler, für 
konzeptuelle Fotokunst, attraktive Abstraktion - all die Günstlinge der vergangenen Jahre stehen jetzt im Hemd da. Denn we eise um den Hals legte, dem wird das Geschmeide jetzt heruntergerissen und auf den Messen und Auktionen dürfen - endlich einmal - alle dabei zuschauen. Im 
Kunstmarkt soll sich die globale Kri ankrott erzählen, ohne dass man sich für die Schicksale von Langweilern in Nadelstreifen interessieren muss. Der Kunstmarkt formuliert in Pointen: Die Pleite der Lehman-Brothers und die Auktions-Coup des Künstlers Damien Hirst - seine Direktvermarktung 
aus dem Atelier via Sothebyʼs - fielen auf einen Tag, den 15. September.Und während das Goldene Kalb (eingelegt in Spiritus) im Londoner Au hef des Bankhauses Lehman Brothers, und seine Frau Kathy in Manhattan bereits durch ihre Räume und sortieren aus. Nur vier Tage später werden sie 
ihren eigenen Ausverkauf bei Christieʼs annoncieren, weitere drei Tage danach  vereinbart man, welche Bankhäuser den ersten Zugriff auf die Kunstsammlung in den Büros erhalten. Und nicht ohne Häme wird notiert, dass die private Sammlung zusa h keine 20 Millionen Dollar erbrachte, sonde ur 13.

Kunst bedeutet für kaptitalkunst.de zuerst das Kapital des Künstlers, mit dem Potential auch zum Kapital der 
Gesellschaft zu werden, wenn er ihr sein Kunst-Kapital anbietet. Im Gegenzug dazu erhält er:
1.      Stipendien, Förderungen u. Einkünfte
2.      Ehrungen, Anerkennung u. Beachtung
Durch das Kapital der Gesellschaft bekommt der Künstler die Bezahlung für seine fortlaufenden Bemühungen 
um andere Betrachtungs- und Umgangsformen mit und in der Gesellschaft. Die Gesellschaft bekommt durch 
den Künstler das Kapital-Hoffnung, dass andere Lebensformen und Ausdrucksformen ihrer selbst möglich 
sind. Da der Künstler nicht komplett außerhalb der Gesellschaft stehen kann, braucht er für die Umsetzung 
seines Lebens- und Arbeitsentwurfs Kapital. Die Seminare von kapitalkunst.de unterstützen Künstler ihre 
Kunst zu machen und Ihr Kunst-Kapital in Gesellschafts-Kapital zu wandeln. 
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Chinesische Gegenwartskunst ist auf einmal in aller Munde: «A Hundred Flowers in Blossom» von Lu Hao, 2007, Ed. 7, Plexiglas und Blumen, 40 x 145 x 80 cm (courtesy Art & Public, Genf und Lu Hao).

JULIANA SCHWAGER-JEBBINK

Noch immer gilt die «Mah-
jong»-Ausstellung, die im 
Sommer 2005 im Berner 

Kunstmuseum sowie in der Ham-
burger Kunsthalle erstmals ein 
grösseres Publikum mit erstklas-
sigen Werken chinesischer Gegen-
wartskunst bekannt machte, als 
Auslöser für den derzeitigen Chi-
na-Art-Hype. Uli Sigg, Geschäfts-
mann und ehemaliger Schweizer 
Botschafter in der Volksrepublik 
China, hatte in 30 Jahren dank 
sorgfältig aufgebauter persön-
licher Kontakte zu 
Künstlern eine 
Sammlung von mehr 
als 1200 Positionen 
zusammengetragen, 
wovon 250 der Öf-
fentlichkeit präsen-
tiert wurden. Plötz-
lich waren Namen 
wie Ai Weiwei, Wang 
Guangyi, Zhang Xia-
ogang oder Zhou 
Tiehai – zuvor nur Insidern be-
kannt – in aller Munde. Die Zahl 
der Galerien, die chinesische 
Künstler in ihr Programm aufnah-
men, erweiterte sich schlagartig, 
und auch für die grossen Auktions-
häuser ist heute die chinesische 
Gegenwartskunst zu einem der in-
teressantesten und am schnellsten 
wachsenden Segmente geworden. 
So erzielte Sotheby’s Mitte Sep-
tember in der New Yorker Asien-
woche mit asiatischer zeitgenös-
sischer Kunst  (vor allem dank der 
chinesischen) satte 38,9 Mio Dol-
lar. Dass dabei Werke von einzel-
nen Künstlern wie Zhang Xiaogang 
mehr als 2,5 Mio Dollar erzielten, 
illustriert, dass sie bereits zu den 
«Klassikern» aufgestiegen sind. 
Auch die jüngsten Londoner Auk-
tionen mit Gegenwartskunst im 
Oktober machten deutlich: Man 
kauft jetzt chinesisch.

Qualität erfordert Präsenz
Schon sehr früh etablierte der 

mit Uli Sigg befreundete Galerist 
Urs Meile hervorragende Verbin-
dungen zu China. Seine 1992 ge-
gründete gleichnamige Galerie in 
Luzern zeigt seit 1998 chinesische 
Gegenwartskunst. Ai Weiwei ge-
hörte zu den ersten Künstlern der 
Galerie. Ai Weiwei, der als Doyen 
der zeitgenössischen chinesischen 
Künstlerszene gilt, gründete 1993 
das Chinese Art Archive and Ware-
house (CAAW), mit welchem Mei-
le 2003 einen Partnerschaftsver-
trag schloss. Ziel der Kooperation 
ist, ein qualitativ hochstehendes 

Angebot chinesischer zeitgenös-
sischer Kunst anzubieten. Als 
CAAW/Meile traten die Partner 
u.a. an der diesjährige Art Basel 
und an der Documenta in Kassel 
in Erscheinung, wo Ai Weiweis 
«Fairytale»-Projekt mit 1001 Chi-
nesen zu den spektakulärsten Ins-
zenierungen der Schau gehörte. 
Auch in Pecking hat Meile nun ei-
ne Galerie, um am Puls des Ge-
schehens zu sein. 

Mit ShanghART hat sich Lorenz 
Helbling, ebenfalls Schweizer, seit 
1997 vor Ort in Schanghai einen 
Namen gemacht. Nicht von unge-

fähr gilt seine Galerie 
als die renommierteste 
für chinesische Ge-
genwartskunst in der 
Stadt. Die Liste der 
mehr als 25 von ihm 
vertretenen Künstler 
liest sich wie ein «Who 
is Who». Mit seinen 
Ausstellungen, die im-
mer in enger Zusam-
menarbeit mit den 

Künstlern konzipiert werden, will 
er vor allem die breite Palette der 
zeitgenössischen Kunst im Reich 
der Mitte sichtbar machen und ih-
re Vitalität unter Beweis stellen.

Begegnung von Ost und West
Neuester Erfolg eines Schwei-

zer Sammlers und Galeristen ist 
die vom Genfer Pierre Huber zu-
sammen mit Lorenzo Rudolf, 

einem ehemaligen Direktor der 
Art Basel, initiierte Shanghai Art 
Fair International Contemporary 
Art Exhibition, kurz ShContempo-
rary. Als die Messe im Shanghai 
Exhibition Center am 9. Septem-
ber 2007 nach vier Tagen ihre Pfor-
ten schloss, hatten 39500 Besucher 
die 130 Galerien aus Asien, USA 
und Europa besucht, und man 
konnte mit den Verkäufen zufrie-
den sein. Daneben war es Pierre 
Huber und seinem Partner aber 
ein wichtiges Anliegen, den Besu-
chern – vor allem jenen aus dem 
asiatischen Raum – eine Begeg-
nung mit den verschiedensten 
zeitgenössischen Künstlern und 
ihren Werken zu vermitteln. 

Wie auch Urs Meile bestätigt, 
war für ihn die Messe als beteilig-
ter Galerist, aber auch als «Besu-
cher» ein neues Erlebnis. Die At-
mosphäre im Exhibition Center 
(ein sowjetischer Bau aus den 50er 
Jahren und ein Geschenk Stalins 
an Mao) war einmalig in dem 
Sinne, dass die altmodische Mo-
numentalität die grossformatigen 
Positionen noch besser zur Gel-
tung kommen liess. Auch die 
durchwegs hohe Qualität der aus-
gestellten Werke bedeutete für 
Meile, der sich in der globalen 
Messelandschaft bestens aus-
kennt, eine neue Dimension. Vor 
allem war er aber überrascht von 
der grossen Zahl junger chine-
sischer Sammler, wobei der Gale-

rist  zwischen Sammlern, die sich 
in erster Linie mit Inhalten aus-
einandersetzen, und Käufern 
unterscheidet, bei denen es 
mehr um Lifestyle und Inve-
stition geht. 

Bewährt und neu
Dank Pierre Huber, 

wie Ernst Beyeler heute 
Beirat der Art Basel, fanden 
die chinesischen Gegenwarts-
künstler Ende der 90er Jahre erst-
mals Zugang zur Art Basel. Selbst 
Sammler seit 1992, war es für ihn 
klar, dass seine Idee, asiatische Ge-
genwartskunst mit «Westkunst» 
zusammenzubringen, in China re-
alisiert werden sollte. Die derzei-
tige Scha�enskraft und die künst-
lerische Entwicklung in China ist 
enorm und verdient es, mit einer 
qualitativ hochstehenden neuen 
Messe in die globale Kunstland-
schaft eingebettet zu werden. Die 
Tatsache, dass Schanghai vor Pe-
cking den Vorzug erhielt, hängt mit 
Hubers Einschätzung der Stadt zu-
sammen, die er als die derzeit fort-
schrittlichste und glamouröseste 
asiatische Stadt bezeichnet. 

Zweifellos hat seine Idee, der 
Messe mit den zwei Schauen «Best 
of Artists» und «Best of Discovery» 
eine zusätzliche Dimension zu ge-
ben, zum Erfolg beigetragen, denn 
diese veranlassten viele Künstler, 
persönlich nach Schanghai zu rei-
sen. Urs Meile bestätigt, dass dies 

wesentlich zur Stimmung beige-
tragen hat. Um die Neuentde-
ckungen der Schau «Best of Dis-
covery» aus�ndig zu machen, hat 
sich Huber während Monaten im 
gesamten asiatischen Raum um-
gesehen. Bestimmend für die Wahl 
war auch ihr Potenzial, auf dem in-
ternationalen Kunstmarkt beste-
hen zu können. Erfolg be�ügelt, 
und so wird die zweite ShContem-
porary 2008 gleichzeitig mit der 
Shanghai Biennale statt�nden. 

Sammeln als Kunst
Bereits vor einigen Jahren 

warnte der kürzlich verstorbene 
amerikanische Kunstkritiker Jona-
than Napack vor der Tatsache, dass 
viele chinesische Künstler die Nei-
gung haben, Quantität vor Qualität 
zustellen. Möglicherweise sei 

dies noch ein Relikt des kommunis-
tischen Systems, denn in erster Li-
nie wollten viele schnell reich wer-
den. Dass diese Gefahr immer noch 
besteht, erwähnt auch Urs Meile: 
«Auch für uns Galeristen ist es 
wichtig, potenzielle Sammler rich-
tig zu beraten. Leider spricht man 
nur immer von den Preisen der chi-
nesischen Kunst und nicht von den 
Inhalten. Will man aber an gute 
Qualität herankommen, dann soll 
man sich Zeit nehmen, sich gut in-
formieren und die Tendenzen und 
Entwicklungen beobachten.» 

Die chinesische Gegenwarts-
kunst hat sich aus einem ganz ande-
ren Hintergrund und aus einer an-
deren Mentalität heraus entwickelt. 
Als wichtiges Qualitätsmerkmal 
eines Werks sieht Urs Meile die Ei-
genständigkeit und Unverwechsel-
barkeit, also «wenn eine Arbeit so 
daherkommt, als ob sie nur in China 
hätte gescha�en werden können». 

Art Forum Changing China
Auch die im Sektor Art Banking 

führende UBS befasst sich schon 
seit längerem mit chinesischer Ge-
genwartskunst. Es erstaunt des-
halb nicht, dass ihr Ausbildungs-
zentrum Wolfsberg, welches seit 
einigen Jahren regelmässig sehr 
erfolgreiche Kunstforen organi-
siert, mit ihrem Anfang November 
statt�ndenden Art Forum Chan-
ging China ins Schwarze getro�en 
hat: Es war innert kürzester Zeit 
ausgebucht. 

Auf die Paneldiskussion zum 
�ema «Kunst in der Volksrepu-
blik China – globale Bedeutung 
und zukünftige Entwicklung», an 
welcher unter anderm auch Uli 
Sigg und Pierre Huber teilnehmen 
werden, darf man gespannt sein.

Pierre Huber, der Genfer Samm-
ler und Galerist, hat als Initiator 
und Mitorganisator der ShCon-
temporary in Schanghai eine 
neue Kunstmesse aus der Taufe 
gehoben.

Die neue Messe wurde als «Platt-
form für Ost und West» angeprie-
sen. Der asiatische Raum war si-
cher sehr gut vertreten, aber wie 
gingen Sie vor bei den Galerien 
aus Europa und den USA?
Pierre Huber: Mit dieser neuen 
Messe wollten wir in erster Linie 
Asien eine neue Plattform bieten, 
um so neue Begegnungen zu 
ermöglichen. Die Galerien, die 
nach Schanghai kamen, waren 
jene, die wir angefragt hatten. 
Ich gehe davon aus, dass mit der 
Weiterentwicklung der chine-
sischen Gegenwartskunst der 

Austausch für alle Galerien, die 
als Key-Players gelten, interes-
sant wird.

Vor zwei Jahren hat Uli Sigg in 
einem Interview mit dieser 
Zeitung gesagt: «Chinesen 
würden keine Picassos kaufen.» 
Hat sich Ihrer Meinung nach 
diese Haltung geändert?
Huber: Alle Sammler haben 
zuerst einmal angefangen, 
Kunst aus ihrem eigenen kultu-
rellen Umfeld zu erwerben. Die 
Chinesen sind da nicht anders. 
Ich erinnere daran, dass wir aus 

dem Westen auch erst in den 
80er Jahren angefangen haben, 
zeitgenössische chinesische 
Kunst zu kaufen. Im Vergleich 
dazu wird die Entwicklung in 
China viel schneller sein! Zudem 
gibt es heute nicht mehr so viele 
Picassos auf dem Markt. Er ist 
somit sicher nicht die einzige 
Referenz. Übrigens haben die 
Chinesen schon längst angefan-
gen, westliche Kunst zu kaufen; 
unsere Aufgabe ist es, sie dahin 
zu führen.

Was hat Sie persönlich motiviert, 
ein solch grosses Projekt anzuge-
hen?
Huber: Asien ist zurzeit ein sehr 
günstiges Terrain, um ein Projekt 
dieser Dimension aufzuziehen, 
denn es ist in gewisser Hinsicht 
immer noch Brachland – obwohl 

die Infrastruktur und alles, was 
es sonst braucht, vorhanden ist.

Wie positionieren Sie die ShCon-
temporary im globalen Messe-
kontext?
Huber: Für mich war immer klar, 
sie musste einfach anders sein. 
Ihre ganz eigene Ausrichtung 
und Atmosphäre ist es, was sie 
interessant macht.

Welche Künstler waren die eigent-
lichen «Entdeckungen»?
Huber: Alle, die an der «Best of 
Discovery» zu sehen waren!

Und wann �ndet die zweite 
ShContemporary statt?
Huber: Die Vernissage wird am 
8. September 2008 sein.

                                               
INTERVIEW: JULIANA SCHWAGER-JEBBINK

NACHGEFRAGT | PIERRE HUBER, Sammler und Galerist, Genf

«Die Entwicklung in China wird viel schneller sein!»
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Enormes Potenzial für den Kunstmarkt
CHINESISCHE GEGENWARTSKUNST Nicht zuletzt dank der Initiative von Schweizer Sammlern und Galeristen sind die Werke chinesischer 
zeitgenössischer Künstler zu den begehrtesten Sammel- und Investitionsobjekten auf dem globalen Kunstmarkt avanciert. 

Zeitgenössische 
chinesische

Kunst ist eines 
der am 

schnellsten
wachsenden 
Segmente.

www.FutureManagementGroup.com

Zukunftsmanagement im Kunstmarkt –
Schaffen Sie Ihre neue Ära

11 NNeeuuee BBeewweegguunngg iinn aalltteenn MMäärrkktteenn
Die Kunsthandelsbranche ist im Umbruch. Dieser über Generationen gewachsene Markt
sieht sich den wohl umwälzendsten Veränderungen seiner jahrhundertelangen Geschichte
gegenüber. Alte Grenzziehungen zwischen Primär- und Sekundärmarkt zerfließen, nicht
zuletzt durch die Strategie der Auktionshäuser, Galerien aufzukaufen. Neue
Käuferschichten verdrängen die altbekannten. Immer wieder ist von Rekordpreisen für
einzelne Werke die Rede, wenn auch der meiste Umsatz mit den kleineren Losen
gemacht wird. Folgt nach dem Hype ein Absturz?

Auch auf dem Kunstmarkt ist die Zeit nicht stehen geblieben. War Kunstkauf traditionell
eine Beschäftigung für die intellektuelle Oberschicht, dient Kunst heute zunehmend einer
(neu)reichen Bevölkerungsschicht als Luxus-, Prestige-, aber auch Investitions- und
Spekulationsobjekt. Galt auf dem Markt ein Kunstwerk noch vor wenigen Jahren als
suspekt, wenn es erst vor kurzem den Besitzer gewechselt hatte, ist heute ein
Weiterverkauf nach weniger als einem Jahr keine Seltenheit mehr, was nicht zuletzt auf
die enorm gestiegenen Preise für einzelne Künstler zurückzuführen ist. Der neue
Kunstkäufer interessiert sich weniger für die Altmeister als für Olafur Eliasson oder
Damien Hirst, er sucht das Event und nicht die kunstgeschichtliche Belehrung. Kunst als
Statussymbol und Investitionsobjekt?

Der deutsche Kunstmarkt hat die Auf- und Abbewegungen auf dem internationalen Markt
der vergangenen Jahrzehnte relativ unbeschadet überstanden. Treue Sammler, keine
Fokussierung auf riskante Hype-Gebiete und moderate Preise sind die Ursachen. Dennoch
zeichnet sich auch hier der Beginn einer neuen Ära ab. Der Übergang von einer Ära in die
nächste ist immer und unvermeidlich schmerzlich. Vor der nächsten Ära kommt meist die
Krise, verstanden als die oft unvermeidliche Investition in eine bessere Zukunft. Mit
einem starken Zukunftsmanagement gibt man sich jedoch selbst die Möglichkeit, dem
Wandel nicht hilflos ausgeliefert zu sein. Wer die neue Ära früher als andere annähernd
richtig erahnen kann, hat einen unermesslichen Vorteil. Er kann die unvermeidliche Krise
nicht verhindern, er kann sie aber begrenzen, indem er sich auf die kommende Zukunft
vor den anderen vorbereitet. Wie sieht die nächste Ära des Kunstmarktes aus?

Abbildung 1: Die neue Ära?

22 ZZuukkuunnffttssffaakkttoorreenn aauuff ddeemm KKuunnssttmmaarrkktt
Bislang hat sich der Kunstbereich nur inhaltlich mit der Zukunft auseinander gesetzt –
welche Künstler bleiben auf dem Markt, wie wird der Publikumsgeschmack im nächsten
Jahr sein, wird es weiterhin Malerei auf dem Markt geben? Es ist jedoch an der Zeit, sich
auch in der strategischen Ausrichtung systematisch mit der Zukunft zu befassen. Der
Kunstmarkt  ist  –  wie  alle  Märkte  –  Zukunftsfaktoren  unterworfen,  die  als  globale
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zum bis der doktor kommt

//eine textoptimierte kopfoperation am offenen herz-, hirn-, und nierenver-
sagen der ganzwelt z.b.//
///in auszügen zu- und aufgekocht vom eigennachnamen, der ob des fort-, 
aus- und umkommens zum verkaufsschlager zu werden sich nicht verwei-
gern darf [großes ausrufezeichen mit „hoch 2“ hinten dran]///

DIE, DIE, DIE PIG, DIE!
//body count – cop killer//

endlich! 38,0°C! als goldfisch wäre ich tot. als schwein auch. zwar – 
{{{und das sei hier in aller deutlichkeit für eine leserinnen- und buch-
freundinnenschaft, die sogar soviel zeit findet, um an diesem transitort 
//und ja: es gibt eben nur mehr ausschließlich transit- und schleuseorte 
[vgl. von einem werk zum nächsten und zwischendurch 1-2x einkaufs-
selbsterleichterung]//, die – also die leserherrschaft – sogar soviel zeit 
findet, um hier – wir erinnern uns an unsere sehr, sehr klug angewandten 
ausführungen über transitorte! – stehen zu bleiben, um sich dieses null-
summenspiel über die leserschaftlichen guckschlitze direkt in das hirn-
kastel einzukonsumieren, das – das nullsummenspiel ebenso wie das 
herstellerhirnkastl – außer herz- und lungenleiden nur noch anträge und 
anträge und anträge in der hoffnung eines mächtigen minispins (=ca. 
augenöffner u.ä.) herzuerstellen genötigt zu sein vermag}}} – aus unter-
schiedlichen gründen, die__________

nochmal von vornvoran:

endlich! 38°C! als ratte wär ich tot. als frosch bestünden noch chancen. 
bei schnellem ein- und zugriff eines speziell geschulten froschdoktors – 
vgl. hierzu: erfolgreich beschlossene ausbildung zum z.b. ing. fh für weite 
hochsprünge nebst freifach für gängigkeit –, könnte er – der froschdoktor 
– meinen ehemals äußerst anschaulichen und nunmehr durch nachfol-
gend näher beschrieben werdende zustände völligst ruinierten hirper – ≈ 
halb hirn, halb körper – auf gleich herbringen, kurz: gleichbiegeN.



/\\°\\//°//\\°\\//°//\\°\\//°//\\°\\//°//\\°\\//°//\\°\\//°//\\°\\//°//\\°\\//°//\\°\\/
als bild, das zugleich auch ein wundervolles gedicht darstellen muss, 
mündet dieses froschdoktorfotoabbild in folgende feine worte:

ende des gedichtbandes [kleines sehr stilles (ja fast zärtlich leidendes) 
ausrufezeichen mit rose im revers] 
/\\°\\//°//\\°\\//°//\\°\\//°//\\°\\//°//\\°\\//°//\\°\\//°//\\°\\//°//\\°\\//°//\\°\\/

Zurück zu den zuständen, die sogar frösche zum kippen zwingen und 
die – die zustände – in form eines formal kaum versierten ichaufsatzes, 
der genau solange noch zu erzählen vermag, bis die bindehäute platzen, 
das herzblut ab- und der ganze dichterarsch nebst dichterkörper endlich 
in die armengrube eingeht. kaBUMMMM! Alles hin! Alles runter! Nur 
die raketen rasen rauf und kommen als kurse wieder zurück. Night of 
the living dead! Wiedergängern sind fieberkurven ca. total egal, denn 
zombies – so lehrt uns die heutige wissenschaftliche welt – haben kein 
fieberproblem, haben keine thermometer zwischen diversen achseln, 
mäulerlippen oder schließmuskeln geklemmt, haben keine zukünftige zu-
kunft, denn – so wurden wir wiederum von der uns einschließenden welt 
in wort und bild belehrt – wenn alles aus ist, dann ist auch ein schluss mit 
lustig gekommen. dann soll man eben nicht mehr alles dürfen können 
müssen. 
in einer solch verzwickten zombielage, in der die wiedergänger an hirnen 
naschen, einzelne glieder einzelner einzeln ausreißen, um diese hiernach 
mittels mahl- und beißwerkzeugen zu kleinen bis kleinsten verzehrbaren 
bissen zu zerbeißen, und sich letztendlich auch über das ganze erden-
rund verbreiten, auf dass alles zum zombieeigenland werde, ja, da hilft 

W  ie durch des rechtschreibprogrammes
  hand
  hoch

vom kopfe an bis zum fluss des fuß
es ganz schon schön durchverbessert schöner
scheitel soll schon aber auch schon auch dazu
zack bumm traraaaaaaaaaaaaaaaaaaaaaaaaa



nur eine eigens erzählte gesamtgeschichte, in der ich (=naturgemäß das 
autoreneigenich) die seite als held verlassen werde und die stehenbleiber 
incl. Innen in eingelulltem liebestaumel endlich diesen ort als transitort 
benutzten und mit den eigenen – wahrschein- und hoffentlich in bestes 
nylon oder ringelgestrümpfe gepackten – beinen die szene beschließen 
und abdampfen mögen:

„endlich! 38,0°C!“, eye yamantaka, tabata mitsuru und ich (=ich) zogen 
uns gegenseitig die thermometer aus unseren zur temperaturabnahme 
so bestens gebaut zu scheinenden ani. eye schnallte sich wie gehabt 
die elektrische handsäge auf den rücken und nahm die machete in die 
hierfür vorgesehene hand, tabata setzte sich hinter das aus bestem müll 
bestehende schlagzeug und ich (=ich=ich) mich hinter die hebel einer 
kleinbaumaschine, mit der wir – HANATARASH – unser konzert wie 
üblich dadurch eröffneten, dass wir mittels besagtem bulldozer durch die 
rückwand auf die bühne stießen, um diese – die welt, die die bretter 
bedeuten – dort in akribischster grobschlächtigkeit nach strich und faden 
zu zerlegen. nur einmal – eye zerhackte gerade mit seiner machete eine 
leider schon tot seiende katze – geschah es, dass sich die sonst so sicher 
geschnürte elektrosäge löste und meinem hirper (vgl. oben) fast das bein 
abschnitt. zur belohnung zerlegten wird das tanzlokal derart, dass es 
aufgrund des durch uns – hanatarash, die band mit pfiff – verursachten 
totalschadens in den bankrott getrieben wurde, der durch keinen staat der 
welt (= ca. bank o.ä), so überhaupt der wille hierzu gegeben gewesen 
wäre, abgewandt hätte werden können. das halbe bein war bald wieder 
durch tabata mittels drähten und anderen gefundenen eisenstücken be-
helfsmäßig an mein ich angenäht worden und schon bei der nächsten 
auftretung im superloft (tokyo) konnte es alleine wieder gehen. um die 
genesung gebührend zu feiern, hatten wir uns etwas sehr besonderes 
aus unserer handfest selbsteingedachten ästhetik abgeleitet: leider be-
kamen wir hiernach auf der ganzen japanischen insel auftrittsverbot, das 
uns mittels sorgsam verabreichter haue, dresche und monetären magen-
stamperln mitgeteilt wurde. und dabei hatten wir noch nicht einmal die 
planmäßigen brandbomben auf die bühne geworfen.
punkt. aus.

Max Höfler



Anfangs nur als Kürzel einer bestimmten Gruppe1 ge-
braucht, steht der Begriff net.art heute 2 für eine viel-
fältige, teilweise sogar unübersichtliche Kunstsparte, 
die mit „traditionellen Mitteln“ erzeugte Kunst nicht 
einfach via Internet über Grenzen hinweg verbreitet, 
sondern das Medium Internet selbst in seiner Vielfäl-
tigkeit nutzt und gleichzeitig dessen Mechanismen und 
Auswirkungen kritisch hinterfragt.

In der nahezu babylonisch anmutenden Datenvielfalt 
des Internets lassen sich – inspiriert von verschiedenen, 
u.a. sozial- oder medientheoretischen Ansätzen, 
Fluxus-, Konzept- sowie Medienkunst – etliche Kunst-
formen und -projekte finden, die man gerne mit dem 
Stempel der net.art (auch: Internetkunst, Netzkunst 
etc.; hier verstanden als Digitale Netzkunst) versehen 
und zusammenfassen möchte. Bild, Ton, Text, Codes 
werden verwendet um verschiedene, sich als zentral 
herauskristallisierende, Themen zu bearbeiten – allein, 
in Gruppen/Netzwerken, mit oder ohne Beteiligung 
des „Publikums“. „Diese Kunstprojekte untersuchen 
das Internet nicht nur als Medium künstlerischer Akti-
vität; sie hinterfragen das Netz, seine Protokolle und 
Konventionen auf grundsätzlichere Weise als es eine 
‚normale’ Nutzung tun würde.“ 3

Zu den zentralen Themen kann man die spezielle 
Problematik von Körper und Identität im Cyberspace 
ebenso zählen, wie die Frage nach dem Nichtvorhan-
densein von Raum oder die Datenfülle des Internets, 
außerdem Fakes (auch hoax) und virtuelle Commu-
nities.4 Es ist wie ein nicht stoffliches Museum, das 

bytes an einem nicht-ort

sich selbst an einem „Nicht-Ort“ ausstellt und von 
körperlosen Besuchen betrachtet, aber auch interaktiv 
erfahren wird. 
Ein weiteres zentrales Moment dieser Kunst ist, dass 
sie oft nicht als selbige erkannt wird. Doch was heißt 
erkennen? Der Netzkünstler Alexei Shulgin dazu: 

„Netzkunst ist die Fähigkeit, die eigenen Aktivitäten 
im Netz in Kunstinstitutionen unterzubringen.” 5 Eine 
Ironie, die die Strukturengleichheit von Netzwerken, 
fiberkabeltechnischen oder betriebsökonmischen, auf 
den Punkt bringt. Wahre Kunst ist die erfolgreiche 
Vermarktung ...
Doch Wahrnehmung war und ist ein zentrales Thema 
in der net.art. Man ist von den Daten, die einem der 
Bildschirm präsentiert verwirrt, kann sie oft nicht 
sofort mit Kunst in Verbindung bringen. Gerade die 
Vagheit, der man sich im Netz bisweilen ausgesetzt 
fühlt, hat Folgen. Ohne Körper begibt man sich an 
Orte, die selbst immateriell sind, tritt mit ebenso kör-
perlosen Identitäten in Kontakt, die sich in der „realen“ 
Welt tausende Kilometer entfernt aufhalten und hinter 
denen sich jemand völlig anderer verbergen könnte, 
als man zu wissen glaubt. 
Das Verhältnis zwischen physischem und virtuellem 
Raum, bzw. dem Unterschied zwischen diesen beiden 
„Territorien“ machten sich Cadela2 (ein deutsches In-
ternetduo) noch während ihrer Studienzeit zunutze und 
erklärten ihre Homepage zum Zentrum des Internets. 
Viele andere Arbeiten versuchen den virtuellen Raum 
wieder mit dem geographisch-realen in Verbindung 
zu bringen, geben dem User die Möglichkeit durch 
virtuelle Räume zu surfen, oder bilden reale Räume 
ab. Andere Arbeiten, wie die der russischen Künstle-
rin Olga Lialina, zeigen das Gegenteil auf, eine un-
bewegte Datenfigur, deren Reise durch die „Welt“ nur 
erkannt wird, wenn man darauf achtet, auf welchem 
Server sie sich gerade befindet („Agatha appears“).6

net=art
Heath Bunting

„There is no t́heré  there”
John Perry Barlow



Körper und Identität sind seit jeher präsente Themen 
der Kunst, im Cyberspace aber gibt es keinen 
Körper; die Identität ist ein Konstrukt seines körper-
lichen Trägers, der sie beliebig wechseln kann.7 Im 
Online-„Spiel“ Second Life wird dem User sogar die 
Möglichkeit geboten, zusätzlich zu seinem realen 
physische Leben noch ein zweites, ein virtuelles zu 
führen. Mit seinem virtuellen Körper, dem Avatar, 
bewegt er sich durch eine digitale Welt; Ethnie und 
sozialer Stand scheinen keine Rolle mehr zu spielen 
– wenn doch man auch hier durchaus reales Geld 
benötigt ...
Mit dem eigenen Körper online zu gehen ist ein 
Wunsch, den nicht nur dubiose Sekten8 hegen, die 
Österreicherin Eva Wohlgemuth hat in ihrem Projekt 
„Bodyscan“ ihren Körper den Usern mittels eines 

Ganzkörperscans, dessen Daten sie ins Internet ge-
laden hat, überlassen. Der User kann ihn dort aus 
jeder Perspektive betrachten, einen virtuellen Körper, 
mit allen menschlichen Makeln versehen. Einen an-
deren Zugang zum virtuellen Körper hat die Ameri-
kanerin Victoria Vesna, die dem Anwender in ihrer 
Arbeit „Bodies © INCorporatet“ die Möglichkeit gibt, 
einen eigenen Körper zu kreieren, wobei diesem 
jede erdenkliche Option gelassen wird, auch jene, 
seine Kreation wieder „sterben“ zu lassen.9

Ebenso ist das Erschaffen von künstlichen (und kol-
lektiven) Identitäten, wie der von Luther Blissett oder 
Karen Eliot 10, die sich mit Hilfe beliebig vieler „realer“ 
Identitäten künstlerisch, subversiv und vor allem kol-
lektiv betätigen, eine durch das Internet begünstige 
Auseinandersetzung mit Identität und Medium.
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level zer0
Die Regeln von Museumsbesuchen neu definieren, Positionierungsmöglichkeiten aufzeigen, Ordnungen zur Diskussion stellen.



„Es gibt nichts was es nicht gibt“. Nirgends scheint 
dieser Spruch treffender zu sein als im Internet, in dem 
jeder jede Information, jedes Produkt oder jegliche 
Möglichkeit zur Bedürfnisstillung finden kann.
Bereits seit 18 Jahren existiert ein Projekt, das sich 
mit der Datenfülle im Internet auseinandersetzt und 
sehr nah an der Schnittstelle zwischen Kunst und 
Nicht-Kunst angesiedelt ist: Antonio Muntadas „The 
File Room“. Bereits 1994 hat der spanisch-stämmige 
Videokünstler eine Plattform geschaffen, auf der man 
Zensurfälle in der Kunst suchen, aber auch selbst, 
nach div. Kategorien geordnet, eintragen kann. Seit 
2001 wird der File Room von der National Coalition 
Against Censorship11 betrieben. Dieses Projekt kann 
man als eine social sculpture betrachten, entstanden 
aus einem Netzwerk, das sich darüber bewusst ist, 
dass es, gerade weil es ein Netzwerk ist, selbstreflexiv 
sein muss. Der Künstler selbst möchte den File Room 
gerne „as a cultural project: an open prototype where 
participation, possibilities, and challenges will be 
tested” betrachten.12 Ein Zugang, den man wohl auf 
viele Aspekte des Internets anwenden kann.

So ist es grundsätzlich sinnvoll, Informationen, die 
man aus dem Internet gewinnt, stärker zu hinter-
fragen, auch in Bezug darauf, von wem diese über-
haupt stammen. Dass Wikipedia kein Lexikon ist, auf 
dessen Inhalte man sich ohne Zweifel beziehen kann, 
ist bekannt, so wie auch schon fast jeder einmal auf 
einen hoax hereingefallen ist, eine – meist via Mail 
verbreitete – Lügengeschichte, die häufig mit Ängsten 
oder Mitleidsgefühlen ihrer Leser spielt.13 Hier findet 
sich aber auch Anknüpfungspunkte an theoretische 
Ansätze der Netzkunst, die schon früh gesellschafts-
kritische, -verändernde Inhalte hatten, für sie bietet 
das Internet einen fruchtbaren Nährboden für Medien- 
und Kommunikationsguerilla.

1  Mitglieder: Vuk Ćosić, Olia Lialina, das Künstlerduo Jodi, Rachel Baker, Alexei 
Shulgin, Heath Bunting u.a. (vgl. dazu Tilman Baumgärtel: Discussion Paper FS 
II 98-110, Wissenschaftszentrum Berlin 1998, zu finden unter:  
http://duplox.wzb.eu/texte/tb).

2  Erste Institutionelle Ausstellung 1997 bei der dokumenta X.
3  Tilman Baumgärtel.
4  Tilman Baumgärtel nennt als weitere Themen noch: Versprachlichung und 
Semiotisierung, Intimität und Öffentlichkeit, Archive und Netz-“Denkmäler“ 
sowie Simultaneität, Ubiquität und „globales Bewußtsein“.

5  http://www.netart-datenbank.org/db_konzept.pdf 
6  “Agatha appears”. www.c3.hu/collection/agatha
7  Vgl. dazu auch Elisabeth List: Floating Identities.
8  Extropianer, sie hoffen auf ein ewiges Leben, via Upload ins Internet.
9  Vgl. Tilman Baumgärtl.
10  Karen Eliot ist z.B. auch musikalisch tätig, unter: 

http://www.myspace.com/wearekareneliot findet man ihr myspace Profil, mit 
Links zu veröffentlichten Tracks.

11  http://www.ncac.org
12  Muntadas and Randolph Street Gallery, www.thefileroom.org
13  auf http://www2.tu-berlin.de/www/software/hoaxlist.shtml findet man viele sich 

gerade in Umlauf befindlichen hoax oder Infos zu Kettenbriefen.

Besucht man Muntadas „The File Room“ wird man 
sich der unglaublichen Fülle von Fällen der Kunstzen-
sur bewusst. Eine Online-Plattform, über alle Grenzen 
hinweg bestehend, zeigt die Grenzen auf, die sich 
Menschen selbst setzen. Sind laut Verfassung nach 
Artikel 17a StGG „das künstlerische Schaffen, die Ver-
mittlung von Kunst sowie deren Lehren frei“, so wird 
im Einzelnen nicht nur ein oft obskurer gesellschaft-
licher Diskurs darüber geführt, was Kunst ist und wo 
ihre Grenzen liegen, sondern es werden auch die Ge-
richte bemüht, darüber zu entscheiden, was Kunst sei 
und wie frei sie ist. Aber gerade im Bezug auf Netz-
kunst verschwinden die Grenzen immer stärker, das 
Verständnis dafür, was Kunst ist, wird auf die Probe 
gestellt, muss neu überdacht werden, gerade weil es 
hier keinen etablierten Rahmen gibt (geben muss), der 
uns darauf hinweist: Das ist Kunst!

Ulrike Freitag



Österreich hat wieder einen Theaterskandal, und das 
noch bevor das betreffende Stück überhaupt existiert. 
Allein die Ankündigung hat ausgereicht, um die anschlie-
ßende Pressekonferenz (und wohl auch die kommenden 
Vorstellungen) unter Polizeischutz stattfinden zu lassen, 
den Verantwortlichen zur Zielscheibe von Boulevard 
und FPÖ-Attacken zu machen und gleich präventiv eine 
polizeiliche Befragung zur Folge zu haben.

Der Wiener Theatermacher Hubsi Kramar hat eine 
„Keller-Soap“ unter dem Titel „Pension Fritzl“ (in An-
lehnung an die „Pension Schöller“) als neues Stück 
seines 3raum-anatomietheaters angekündigt und 
erhitzt damit rechte und mediale Gemüter. Die Pre-
miere ist für 23. Februar angesetzt, also knapp vor 
Prozessbeginn gegen Josef F., den Angeklagten im 
Inzestfall von Amstetten. Kaum bekannt, lief die FPÖ, 
namentlich deren Wiener Kultursprecher Gerald Ei-
binger, und die Gratis-Zeitung Heute sowie die Kronen 
Zeitung dagegen Sturm. Wohlgemerkt ohne jegliche 
inhaltliche Kenntnis und, so Kramar, auch ohne dies-
bezügliche Rückfragen. Das Stück selbst kann auch 
gar nicht bekannt sein – existiert es doch noch nicht 
einmal. Denn: Aufgezeigt werden soll darin eben 
gerade „die Rolle bestimmter Medien“, auch während 
des Prozesses, die Inszenierung wird jeweils aus der 
aktuellen Lage heraus erarbeitet. Eine Mediensatire, 
die Kramar als „erstes, wirkliches Volkstheater-Stück“ 
ankündigt, „verfasst von den Volksverführern und 
deren Verführten selbst.“ Aber so zimperlich, sich um 
Inhalte zu scheren, ist man bei der FPÖ (mittlerweile 
mit Schützenhilfe vom BZÖ) nicht. Dort reicht der Titel 
(und wohl auch der Heuchlerei entlarvende Untertitel: 
„Im Keller unterm Teppich. Tiefer geht’s nicht: Nieder-
Österreich“), um das ungeschriebene Stück als „ver-
abscheuenswürdig genug, sodass es sofort gestoppt 
gehört“ zu attackieren. (Anmerkung am Rande: Herr 

Eibinger, als Vertreter einer Partei, die für rigide Zu-
wanderungsbeschränkungen eintritt und diese an die 
Beherrschung der deutschen Sprache knüpfen will, 
sollte sich vielleicht selbst einmal um deren grammati-
kalisch korrekten Gebrauch bemühen, lautet doch die 
laut Duden zu verwendende Adjektivform entweder 
„verabscheuungswürdig“ oder „verabscheuenswert“...)

Zensur, Hetze, Morddrohungen

Kramar liegt nicht falsch, wenn er in den Anschuldi-
gungen die Drohung erkennt, man wolle nicht ‚nur’ 
die Produktion verhindern, sondern darüber hinaus 
auch seine „Lebensgrundlage vernichten“. Von Mi-
chael Jeannée, oberster Klatschreporter der Krone, 
muss Kramar sich via Kolumne ausrichten lassen: „Sie 
sind kein Ekel, sie sind ekelhaft“ Dass es auch anders 
geht belegt etwa der britische Guardian, in dem im 
Gegensatz dazu über Kramar als „Harvard-educated 
artist“ geschrieben wird. Der Ruf nach Aufführungsver-
bot und Subventionsentzug spricht dieselbe, deutliche 
Sprache – jene von Hetze und Zensur. Unter anderem 
wurde Kramar bereits zur Polizei zitiert, um zum Inhalt 
des Stückes Auskunft zu geben. Auch die IG Auto-
rinnen Autoren zeigt sich in einer Aussendung entsetzt 
über derlei „Versuche verfassungsrechtlich absolut ver-
botener Vorzensur“, wie die „bis zu Morddrohungen 
reichenden Hetze“, die nach dem durch ebensolche 
Methoden verhinderten Auftritt von Stermann/Grisse-
mann (siehe ausreißer, Ausgabe 25) bereits der zweite 
diesbezügliche Fall in kürzester Zeit ist.

Entlarvung medialen Missbrauchs der Opfer

Kramar wies jedes Ansinnen von sich, eine „Inzest-
Komödie“, wie Heute das Projekt verfemt, machen zu 
wollen und rief in Erinnerung, dass er mit Missbrauchs
opfern gearbeitet hat und „deren Würde achtet“.
Es ist gerade der Umstand, dass Kramar mit seiner 

morddrohungen für mediensatire 
Aus den Kellern Österreichs



Wollblut
Zeitlich-räumlich Markierungen, Verläufe, Bild auf mehreren 
architektonischen Ebenen.
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Sokk
Perchtenfiguren und ihr ambivalentes Verhältnis zu Körper 
und Geschlecht.
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Arbeit genau das aufs Tapet bringen will, woraus eine 
skandalfixierte Politik und Presse ihren Profit ziehen: 
Den (somit wiederholten) Missbrauch der Opfer durch 
die pornographisierende Berichterstattung eben jener 
Medien, die nun gegen den kritischen Theaterleiter zu 
Felde ziehen. Dies bestätigt auch die Psychotherapeu-
tin Yasmin Randall und beschreibt Inzest als ein noch 
immer tabuisiertes und „verdrängtes Thema einer 
patriarchalischen Gesellschaft“ – für die betreffenden 
Medien eben nur dann interessant, wenn es als „Wix-
vorlage kommerzialisierbar“ ist, so Kramar, und: 
„Hinter dem schamlos geheucheltem Mitgefühlstheater 
stehen knallharte Profitinteressen, die ohne mensch-
liches Mitleid ausschließlich an Auflagensteigerung 
interessiert sind.“ Die Satire, die die „Fritzls in uns Ös-
terreichern sichtbar“ machen soll, habe er erst „Der 
Herr Fritzl“ nennen wollen, in Anlehnung an Qualtin-
gers „Herrn Karl“.
Als eine Marionette im Wahlkampf der FPÖ sieht sich 
der Regisseur und hält weiters fest: „Das Fritzl-Monster 
Österreichs ist diese Dichand-Abteilung.“ Ein Online-
Blick auf die Postings zum betreffenden Bericht der 
Krone scheint ihm recht zu geben – tiefer geht’s nicht 
mehr. Die Entlarvung hat jedenfalls bereits funktioniert, 
und wenn auch das Stück erst Premiere hat, der Auf-
takt ist bereits erfolgreich über die Bühne gegangen.

Evelyn Schalk

Premiere: 23.2., 3raum-anatomietheater Wien, wei-
tere Vorstellungen: 25., 26., 27., 28.2.2009 Karten 
und Infos unter: 0650 / 323 33 77



es ist ja so, dass die Menschen es „trotz allem“ schaf-
fen, jenen Bereich der Kunst – mit Hilfe medialer und 
vor allem politischer Einflüsterer – irgendwie im Auge 
zu behalten, welcher ihnen eine Grenzübertretung in 
Aussicht stellt. Darum geht es ja. Nicht um die Kunst. 
Natürlich nicht. Sondern um den voyeuristischen 
Aspekt, einer Übertretung beizuwohnen. Dabei gilt 
das Misstrauen nur den Künstlern und der Kunst als 
solches, weniger bis gar nicht so lächerlichen poli-
tischen Figuren, die sich in der Vergangenheit dieses 
Landes dieser Vorstellung von einer Nation angekettet 
haben und frech genug sind, das Volk erfolgreich für 
so dumm zu halten, dass es ihnen das auch noch als 
fortschrittlich abkauft. 
Die Zahlen (bei den Wahlen) bestätigen das ja auch.
Dass in Österreich Kunst & Künstler als sogenannte 
Kunst und sogenannte Künstler diffamiert werden, hat 
lange Tradition. Darüber regt sich unter den Künstlern 
sowieso keiner auf. Ganz im Gegenteil. Jedenfalls 
suchen dafür bekannte und beliebte Zeitungen und ihr 
Publikum nach einem kleinstmöglichen gemeinsamen 
Nenner. Den finden sie zielsicher. Erstaunlich ist dabei 
allerdings, dass die Menschen sich dann am leichtesten 
gegen die Kunst instrumentalisieren lassen, wenn es 
sich um Kunst handelt, die eine Grenze überschreitet, 
die ganz nah an jener Welt liegt, die ihre eigene ist. 
Nicht wirklich radikale künstlerische Arbeiten kommen 
ins Kreuzfeuer, vielmehr Kunstwerke, die sich gerade 
einen Schritt zu weit wagen. Das genügt. Thomas 
Bernhard ist ein Beispiel. Ein eigentlich konservativer 
Schreiber, der die Welt (oft) in stumpfsinnige Kreise 
schickt und sie dort unaufhörlich gehen lässt. Womit 
er – vermute ich – ganz nah an der österreichischen 

Realität liegt. Oder Nitsch. Vor allem Nitsch. Er ist ja 
im letzten halben Jahrhundert das Lieblingsfeindbild. 
Dabei bedient er sich einer bildnerischen Sprache, die 
ausschließlich ans Grundsätzliche des Menschen ge-
bunden ist. Die Provokation liegt ja ganz woanders: Die 
in Plastikfolie eingeschweißten Fleischstücke in den Su-
permärkten, die alles verbergen, die den Konsumenten 
die Wirklichkeit, die er als „Nachfrage“ zu verantwor-
ten hat, vorenthalten: das Leid der Tiere aufgrund 

ausbeuterischer 
Mark tgese t ze, 
ein Leben in 
Ketten, unendlich 
lange Transport-
wege innerhalb 
Europas unter 
qualvollen Be-
dingungen, Be-
handlung mit 
Hormonen und 
Medikamenten.

Daran stoßen sich jene nicht, die sich über das Blut in 
Nitschs Kunst aufregen.
Und das unangepasste Schauspielmonster Paulus 
Manker muss sich von den Kärntnern vor den Richter 
zerren lassen, nur weil er mutmaßte, dass ebendiese 
Kärntner Cretins sind. Man wird ja wohl eine Meinung 
haben dürfen.
Darüber hinaus hat der noch nicht lange zurück lie-
gende vollkommen lächerliche Trauerporno gezeigt, 
dass er gar nicht so falsch liegen dürfte mit seiner 
Einschätzung.

Mike Markart

&
Tsai Tung, Teil 18

Erstaunlich ist dabei 
allerdings, dass die 
Menschen sich dann am 
leichtesten gegen die 
Kunst instrumentalisieren 
lassen, wenn es sich um 
Kunst handelt, die eine 
Grenze überschreitet, die 
ganz nah an jener Welt 
liegt, die ihre eigene ist.” 

„
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