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ART COLOGNE – Blick auf 2026, Schwerpunkte und Rückblick 2025

Die ART COLOGNE, als älteste Kunstmesse der Welt seit 1967 ein zentraler Treffpunkt des
internationalen Kunstmarkts, wird vom 05. bis 08. November 2026 in Köln stattfinden und damit ihre 59.
Ausgabe präsentieren. Der Termin ist gesetzt und steht im Messekalender als ein Höhepunkt des Jahres,
der erneut nationale wie internationale Galerien, Sammler und Fachpublikum zusammenführt. Die Messe
knüpft damit an ihre lange Tradition an, zeigt modernste künstlerische Positionen und bietet Beobachtern
einen umfassenden Einblick in aktuelle Strömungen der modernen und zeitgenössischen Kunst. Die
Vorfreude auf das Programm, das 2026 erneut in der Domstadt zu erleben sein wird, ist spürbar, nachdem
die Messe im Frühjahr zuvor mit der neuen Ausgabe in Palma de Mallorca ein weiteres internationales
Standbein eröffnet hat. 

Impression ART COLOGNE 2025 • Stand: Kadel Wilborn, Halle 11.2 – Mit freundlicher Genehmigung von: koelnmesse /
Koelnmesse GmbH

Schwerpunkte der Messe liegen traditionell in der breit gefächerten Präsentation moderner und
zeitgenössischer Kunst in klar strukturierten Sektoren. Die GALLERIES-Sektion versammelt etablierte
internationale Galerien, die Werke des 20. und 21. Jahrhunderts in all ihren Facetten zeigen, von Malerei
über Skulptur bis zu fotografischen und medialen Positionen. Die NEUMARKT-Sektion, die sich auf
jüngere Galerien konzentriert, wächst weiter und bietet einen lebendigen Überblick über frische, oft
experimentelle künstlerische Ansätze. Im Sektor COLLABORATIONS entstehen gemeinschaftlich
kuratierte Projekte, die dialogische und grenzüberschreitende Perspektiven sichtbar machen, während der
Bereich ART + OBJECT das Zusammenspiel von bildender Kunst, Objektkunst und Design thematisiert.
Ergänzt wird das Messeerlebnis durch Sonderprogramme wie „NEW POSITIONS“, das jungen Künstlern
eine herausragende Plattform bietet und deren Arbeiten im direkten Kontext mit etablierten Positionen
zeigt. 

ART COLOGNE 2025, NEUMARKT, Halle 11.2 – Mit freundlicher Genehmigung von: koelnmesse / Koelnmesse GmbH

Ein Blick auf die 58. Ausgabe der ART COLOGNE 2025 zeigt, wie lebendig und bedeutend das Ereignis
im vergangenen Jahr wirkte. Vom 06. bis 09. November 2025 präsentierten 167 Galerien aus 25
Ländern moderne und zeitgenössische Kunstwerke und zeigten damit die internationale Breite und
Vielfalt des Kunstgeschehens. Die Messe zog rund 45.000 Besucher aus dem In- und Ausland an, die
die Hallen der Koelnmesse füllten, lebhafte Gespräche führten und zum Teil Verkäufe im vier- bis
siebenstelligen Preisbereich tätigten.

In einer Pressemitteilung zur ART COLOGNE 2025 bilanzierte der künstlerische Leiter und Director Daniel
Hug: „Es war eine spürbar lebendige Ausgabe der ART COLOGNE – voller Energie, intensiver Gespräche
und zahlreicher, guter Verkäufe. Das ist einem sehr interessierten Publikum und den starken
Präsentationen in allen Sektoren zu verdanken“. Diese Aussage unterstreicht die Rolle der Messe als
stabile, zukunftsfähige Plattform in einem dynamischen Marktumfeld und bestätigt ihre Bedeutung als Ort
des Austauschs und der Marktbeobachtung. 

Die ART COLOGNE 2025 zeichnete sich nicht nur durch ihre internationale Resonanz aus, sondern auch
durch die Vielfalt der vertretenen Galerien und die Breite der gezeigten künstlerischen Positionen.
Nationale und internationale Sammlergruppen aus Städten wie Madrid, Miami Beach, Paris und Zürich
verstärkten den Globalcharakter der Veranstaltung und machten Köln für vier Tage zum zentralen
Schauplatz der Kunstwelt. 

Mit der erfolgreichen Ausgabe 2025 im Rücken richtet sich der Blick nun auf 2026, auf ein Programm, das
Kontinuität, Qualität und künstlerische Vielfalt verspricht, zugleich aber auch neue Perspektiven und
Impulse im internationalen Kunstgeschehen aufnimmt. Die ART COLOGNE bleibt damit ein
unverzichtbarer Fixpunkt im europäischen Messekalender, an dem Kunstmarkt, künstlerische
Positionen und kultureller Diskurs in spannender Weise zusammentreffen. 

 

ART COLOGNE 2026 – Wenn Kunstwerke ihre Geschichten erzählen

13 Kunstwerke, 13 künstlerische Handschriften und eine Reise von der klassischen Moderne bis in
die Gegenwart.

Was geschieht, wenn wir ein Kunstwerk nicht nur nach seinem berühmten Schöpfer, seiner
Entstehungszeit oder seinem Marktwert beurteilen, sondern ihm tatsächlich unsere Aufmerksamkeit
schenken?

Vielleicht entdecken wir dann Geschichten, die uns über Generationen hinweg miteinander verbinden.
Geschichten von Freiheit und Sehnsucht, von der Kraft der Farbe, von menschlichen Beziehungen und
von einer Wirklichkeit, die sich immer wieder verändert.

Die ART COLOGNE 2026 bietet dafür einen außergewöhnlichen Rahmen. Zwischen Expressionismus,
abstrakter Nachkriegskunst, Pop Art, Skulptur, Fotografie und zeitgenössischer Malerei begegnen sich
künstlerische Vorstellungen, die unterschiedlicher kaum sein könnten.

Für unseren Rundgang haben wir 13 Kunstwerke ausgewählt. Nicht als Rangliste der bedeutendsten
Künstler, sondern als Einladung, genauer hinzusehen und die individuelle Bildsprache jedes einzelnen
Werkes zu entdecken.

Unsere Reise beginnt 1910 in der bayerischen Künstlerstadt Murnau und führt uns durch mehr als ein
Jahrhundert Kunstgeschichte – bis zu einer Straße im Jahr 2026, die scheinbar ins Unendliche führt.

 

Gabriele Münter – Mond über Murnau, 1910

Gabriele Münter – Mond über Murnau, 1910, Expressionistische Landschaft mit Mondsichel, farbigen Häusern und Kirchturm in
Murnau. ART COLOGNE 2026, Galerie von Vertes, Halle 11.1, Stand C111. © Galerie von Vertes – Mit freundlicher

Genehmigung von: koelnmesse / Koelnmesse GmbH

Galerie von Vertes | Halle 11.1 – Stand C111
Öl auf Karton, 53,1 × 70,1 cm

Ein schmaler Mond steht über den Dächern von Murnau. Häuser, Kirche und Berge verdichten sich zu
einer Landschaft, deren Farben weit mehr erzählen als eine naturgetreue Wiedergabe.

Als Gabriele Münter 1908 gemeinsam mit Wassily Kandinsky, Alexej von Jawlensky und Marianne von
Werefkin nach Murnau kam, entdeckte sie eine Landschaft, die ihre Malerei nachhaltig verändern sollte.
Im gemeinsamen künstlerischen Austausch entstanden neue Vorstellungen davon, wie sich die sichtbare
Welt in Farbe und Form übersetzen ließ.

Zwei Jahre später entstand „Mond über Murnau“. Das tiefe Blau, das kräftige Grün im Vordergrund und
die beinahe geometrisch vereinfachten Häuser verleihen der Komposition eine eigentümliche Intensität.
Die Landschaft musste nicht länger so aussehen, wie das Auge sie wahrnahm. Sie durfte so erscheinen,
wie die Künstlerin sie empfand.

Besonders bemerkenswert ist die Ruhe, die von diesem Bild ausgeht. Während die Farben miteinander
kontrastieren, scheint die Landschaft unter dem hellen Mond für einen Augenblick stillzustehen.

Münter war eine zentrale Persönlichkeit im Umfeld des Blauen Reiters. Gemeinsam mit Kandinsky und
anderen Künstlern trug sie entscheidend dazu bei, die Malerei von der traditionellen Darstellung der
sichtbaren Welt zu lösen.

Die Landschaft wird hier nicht einfach abgebildet. Sie wird zu einem Ausdruck innerer
Wahrnehmung.

Und damit beginnt unsere Reise in die Moderne.

 
Franz Marc – Ruhende Pferde, 1911/12

Franz Marc – Ruhende Pferde, 1911/12, Expressionistische Darstellung ruhender Pferde in abstrahierten Formen und kräftigen
Farbkontrasten. Seltenes, von Maria Marc handabgezogenes Exemplar. ART COLOGNE 2026, Thole Rotermund Kunsthandel,

Halle 11.1, Stand C320. © Thole Rotermund Kunsthandel – Mit freundlicher Genehmigung von: koelnmesse / Koelnmesse
GmbH

Thole Rotermund Kunsthandel | Halle 11.1 – Stand C320
Farbholzschnitt in Blau, Grün und Schwarz, 25,5 × 38,5 cm

Vier Pferde ruhen dicht beieinander. Ihre Körper erscheinen in kantige, beinahe geometrische Formen
aufgelöst. Blau, Grün und Schwarz bestimmen die Komposition. Die Tiere scheinen mit der Landschaft zu
einer einzigen Einheit zu verschmelzen.

Als Franz Marc im Winter 1911/12 begann, sich intensiver mit dem Holzschnitt auseinanderzusetzen,
betrat er künstlerisch neues Terrain. Sein Freund Wassily Kandinsky hatte ihn zu dieser Technik angeregt.
Eine Zeichnung mit liegenden Pferden aus dem Jahr 1911 bildete einen Ausgangspunkt für die neue
Komposition.

Doch das Holz verlangte eine andere Sprache als Pinsel und Farbe. Die Formen mussten geschnitten, die
Konturen vereinfacht werden. Aus den weichen Körpern der Pferde entstanden kraftvolle,
ineinandergreifende Flächen.

Gerade darin liegt die besondere Wirkung dieses Blattes: Die Tiere verlieren nichts von ihrer Ruhe,
obwohl ihre Körper aus scharf begrenzten Formen bestehen.

Für Franz Marc waren Tiere weit mehr als Motive aus der Natur. In ihnen suchte er eine Reinheit und
Ursprünglichkeit, die er in der menschlichen Welt zunehmend vermisste.

Die Pferde ruhen nicht einfach in der Landschaft. Sie werden selbst zu einem Teil von ihr.

So erzählt dieser Holzschnitt nicht nur von vier Tieren, sondern auch von einem Künstler, der nach einer
neuen Form suchte, die Welt zu verstehen.

 
Wassily Kandinsky – Litho No. II, 1925

Wassily Kandinsky – Litho No. II, 1925, Abstrakte geometrische Komposition mit Kreis, Dreiecken, Linien und schwarzen
Flächen auf hellem Grund. Charakteristisches Werk aus Kandinskys Bauhaus-Zeit. ART COLOGNE 2026, Sina Stockebrand

Kunsthandel & Beratung, Halle 11.1, Stand C330. © Sina Stockebrand Kunsthandel & Beratung – Mit freundlicher
Genehmigung von: koelnmesse / Koelnmesse GmbH

Sina Stockebrand Kunsthandel & Beratung | Halle 11.1 – Stand C330
Lithografie, 50,5 × 38,7 cm

Linien, Kreise und geometrische Formen begegnen sich auf hellem Papier. Schwarz bestimmt die
Komposition. Was zunächst wie eine streng konstruierte Anordnung erscheint, entwickelt bei längerem
Betrachten eine eigentümliche Bewegung.

Als Wassily Kandinsky 1925 diese Lithografie schuf, hatte sich seine Bildsprache grundlegend verändert.
Die expressiven Landschaften und leuchtenden Farben seiner Murnauer Jahre waren einer zunehmend
geometrischen Abstraktion gewichen.

Kandinsky lehrte damals am Bauhaus, das 1925 seinen bisherigen Standort Weimar verlassen musste
und nach Dessau übersiedelte. In dieser Zeit beschäftigte er sich intensiv mit dem Verhältnis von Punkt,
Linie und Fläche. Seine Überlegungen veröffentlichte er 1926 in dem Buch „Punkt und Linie zu Fläche“.

Doch die geometrischen Formen waren für Kandinsky weit mehr als mathematische Konstruktionen. Er
glaubte an ihre innere Wirkung, an Spannungen und Rhythmen, die sich ähnlich wie Musik empfinden
lassen.

Vielleicht liegt gerade darin das Geheimnis dieser Lithografie: Obwohl sie auf gegenständliche Motive
verzichtet, scheint sie von Bewegung und unsichtbaren Kräften erfüllt.

Hier erzählt keine Landschaft mehr eine Geschichte. Die Formen beginnen, ihre eigene Sprache zu
sprechen.

Und damit sind wir einen entscheidenden Schritt weiter auf unserem Weg in die abstrakte Kunst.

 

Ernst Wilhelm Nay – Mit gelben Rauten, 1952

Ernst Wilhelm Nay – Mit gelben Rauten, 1952. Abstrakte, farbintensive Komposition mit leuchtend gelben Rauten, kräftigen
blauen, grünen und roten Farbflächen sowie dynamischen schwarzen Linien. Bedeutendes Beispiel der deutschen abstrakten
Nachkriegskunst. ART COLOGNE 2026, Galerie Luzán. © Galerie Luzán – Mit freundlicher Genehmigung von: koelnmesse /

Koelnmesse GmbH

Galerie Luzán | Halle 11.1 - Stand C308

Gelbe Rauten leuchten zwischen kräftigem Blau, Grün und Rot. Formen überlagern sich, Farben
begegnen einander, und das Auge findet kaum einen Ort, an dem es längere Zeit verweilen könnte. Alles
scheint in Bewegung.

Als Ernst Wilhelm Nay 1952 „Mit gelben Rauten“ schuf, befand er sich in einer Phase, in der Rhythmus
und Farbe zu den bestimmenden Elementen seiner Malerei geworden waren. Nach den Erfahrungen des
Zweiten Weltkriegs entwickelte er eine zunehmend abstrakte Bildsprache, die auf gegenständliche Motive
weitgehend verzichtete.

Seine Kompositionen aus dieser Zeit werden als Rhythmische Bilder bezeichnet. Farben und Formen
treten miteinander in Beziehung, wiederholen sich, verändern ihre Richtung und erzeugen Spannungen –
beinahe wie Töne in einem Musikstück.

Wer genauer hinsieht, entdeckt in den grünen Bildpartien dunkle Linien und kurze Striche, die an
Notenzeilen erinnern. Plötzlich scheint die Musik nicht nur eine Metapher für die Malerei zu sein, sondern
im Bild selbst sichtbar zu werden. Ob Nay diese Ähnlichkeit beabsichtigte, bleibt offen. Doch sie verleiht
dem Zusammenspiel der Formen einen zusätzlichen Reiz.

Unser Blick wandert von einer Farbfläche zur nächsten. Das Gelb tritt hervor, das Blau hält dagegen, Grün
und Rot schaffen neue Verbindungen. Wie bei einer Melodie entsteht der Rhythmus aus dem
Wechselspiel der einzelnen Elemente.

Die Farbe beschreibt hier nicht mehr die Welt. Sie erschafft eine eigene.

Vielleicht ist das die eigentliche Freiheit dieser Malerei: Wir müssen nichts erkennen, um etwas zu
empfinden.

 

Pierre Soulages – Eau-forte Xa, 1957

Pierre Soulages – Eau-forte Xa, 1957. Abstrakte Radierung mit monumentalen schwarzen Balken, intensiven blauen
Farbflächen und markanten Hell-Dunkel-Kontrasten. Ausdrucksstarkes Beispiel für Soulages’ Auseinandersetzung mit

Schwarz, Licht und Raum. ART COLOGNE 2026, Galerie Boisserée, Halle 11.1, Stand C104. © Galerie Boisserée – Mit
freundlicher Genehmigung von: koelnmesse / Koelnmesse GmbH

Galerie Boisserée | Halle 11.1 – Stand C104
Radierung, 76 × 56,5 cm

In Pierre Soulages’ „Eau-forte Xa“ von 1957 begegnen uns mächtige schwarze Formen, die sich über das
Papier schieben. Dazwischen leuchtet ein intensives Blau, während das Weiß des Untergrunds selbst
zum aktiven Bestandteil der Komposition wird.

Soulages wollte mit seinen Arbeiten keine Geschichte erzählen und keine sichtbare Wirklichkeit
nachbilden. Ihn beschäftigte vielmehr, was geschieht, wenn Farbe, Material und Licht unmittelbar
aufeinandertreffen. Die Radierung bot ihm dafür besondere Möglichkeiten: Nicht allein der zeichnerische
Entwurf, sondern auch die Bearbeitung der Druckplatte und die Eigenheiten des Druckprozesses
bestimmten das Ergebnis.

Wer den Blick über das Blatt wandern lässt, entdeckt besonders im oberen Bereich eine überraschende
räumliche Wirkung. Die dunklen Formen erscheinen dort beinahe körperhaft. Manche Kanten treten
hervor, andere scheinen zurückzuweichen. Was zunächst wie eine geschlossene schwarze Fläche wirkt,
gewinnt plötzlich Tiefe – fast so, als ließe sich die Struktur mit den Fingern ertasten.

Dabei spielt das Licht eine entscheidende Rolle. Es fällt nicht als dargestellter Sonnenstrahl ins Bild,
sondern entsteht für unsere Wahrnehmung aus den Gegensätzen: Das Schwarz lässt das Blau intensiver
leuchten, das Weiß öffnet Zwischenräume, und die unterschiedlich wirkenden Oberflächen verleihen der
Komposition ihre Spannung.

Soulages zeigt uns damit etwas Erstaunliches: Selbst dort, wo die Dunkelheit dominiert, kann Licht
entstehen.

Das Schwarz verschluckt das Licht nicht. Es macht uns erst bewusst, wie intensiv wir es
wahrnehmen.

 

Henry Moore – Reclining Figure: Points, 1969

Henry Moore – Reclining Figure: Points, 1969. Abstrakte Bronzeskulptur einer liegenden menschlichen Figur mit organisch
geschwungenen Formen, dunkelgrüner Patina und charakteristischen Hohlräumen. Bedeutendes Beispiel der modernen

figurativen Bildhauerei. ART COLOGNE 2026, Galerie von Vertes, Halle 11.1, Stand C111. © Galerie von Vertes – Mit
freundlicher Genehmigung von: koelnmesse / Koelnmesse GmbH

Galerie von Vertes | Halle 11.1 – Stand C111
Bronzeskulptur

Auf den ersten Blick begegnet uns eine ungewöhnlich geformte Bronze. Links erhebt sich ein zierlicher,
beinahe weiblich wirkender Oberkörper. Nach rechts zieht die Figur ihre angewinkelten Beine an, deren
kräftige, geschwungene Formen einen deutlichen Gegensatz zum schmalen Oberkörper bilden. Die
menschliche Gestalt ist stark vereinfacht, aber keineswegs verschwunden.

Henry Moore beschäftigte sich über Jahrzehnte mit dem Motiv der liegenden Figur. Es bot ihm die
Freiheit, den menschlichen Körper immer wieder neu zu gestalten, ohne seine Verbindung zur Natur
aufzugeben.

Seine Formen erinnern an Hügel, Felsen und Steine, die Wind und Wasser über lange Zeit verändert
haben. Die Figur wirkt dadurch zugleich menschlich und landschaftlich. Was wir als Schulter, Hüfte oder
angewinkeltes Knie wahrnehmen, könnte ebenso gut eine Erhebung in einer weiten Landschaft sein.

Besonders faszinierend ist die große Öffnung unter der Körpermitte. Sie lässt Licht und Raum durch die
Skulptur hindurchtreten. Die Bronze scheint an dieser Stelle beinahe zu schweben, obwohl ihre Formen
schwer und kraftvoll wirken.

In „Reclining Figure: Points“ von 1969 entstehen durch die aufeinander bezogenen Erhebungen und
vorspringenden Formen zusätzliche Spannungen. Der zierliche Oberkörper, die angezogenen Beine und
der geschwungene Körperbogen verleihen der ruhenden Figur eine überraschende Lebendigkeit.

Moore formt nicht nur den menschlichen Körper. Er gibt auch dem Raum zwischen seinen Formen
eine Gestalt.

Vielleicht liegt darin das Besondere dieser Skulptur: Sie lässt uns einen Körper erkennen und zugleich
eine Landschaft entdecken.

 

Gerhard Richter – Eis, 1981

München, Ausstellung, 24.04.2026 - 08.11.2026

Flöte spielender Krishna –
Marmorfigur aus Nordindien
| Museum Fünf Kontinente
München

Erfurt, Ausstellung, 22.08.2026 - 14.11.2026

Nguyen Xuan Huy: „Mission
Phoenix“ – monumentale
Malerei zwischen Mythos
und Gegenwart

Augsburg, Ausstellung, 29.11.2025 - 15.11.2026

LETTL-Museum Augsburg:
Sonderausstellung
Surrealismus & Porträtkunst

Köln, Auktion, 18.11.2026

50 Jahre Patek Philippe
Nautilus – Watches Auktion
2026

Köln, Auktion, 20.11.2026
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Gerhard Richter – Eis, 1981. Abstrakte, kleinformatige Malerei mit leuchtenden gelben, orangefarbenen und roten
Farbschichten sowie grauen und dunklen Überlagerungen. Spannungsvolles Zusammenspiel von Farbe, Licht und malerischer

Abstraktion. ART COLOGNE 2026, Galerie Schwarzer, Halle 11.1, Stand C129. © Galerie Schwarzer – Mit freundlicher
Genehmigung von: koelnmesse / Koelnmesse GmbH

Galerie Schwarzer | Halle 11.1 – Stand C129

Gelb, Orange und Rot leuchten auf einer kleinen Bildfläche. Dazwischen liegen dunklere, graue und helle
Partien, die sich überlagern und gegenseitig durchdringen. Nichts erinnert auf den ersten Blick an die
Kälte, die der Titel „Eis“ erwarten lässt.

Doch gerade dieser Widerspruch macht das Werk so faszinierend.

Hinter „Eis“ steht eine Reise, die Gerhard Richter 1972 nach Grönland führte. Die dort entstandenen
Fotografien wurden 1981 in einem Künstlerbuch veröffentlicht. Für eine besondere Ausgabe entstanden
individuell abstrakt bemalte Buchumschläge. So begegnen sich in diesem Werk zwei unterschiedliche
Bildwelten: die fotografisch festgehaltene Eislandschaft und die freie Bewegung der Farbe.

Wer an Grönland denkt, sieht zunächst Eis, Schnee und Kälte. Doch die arktische Landschaft kennt auch
ein überraschendes Farbenspiel. Besonders die Polarlichter können den nächtlichen Himmel in Grün, Rot
und Violett tauchen. Plötzlich erscheinen die leuchtenden Farben auf Richters Buchumschlag weniger
fremd, als der Titel zunächst vermuten lässt.

Ob Richter bei der Gestaltung an solche Naturerscheinungen dachte, wissen wir nicht. Gerade deshalb
lohnt es sich, die Farben zunächst für sich sprechen zu lassen.

Gelb und Orange drängen nach vorne, während graue und dunklere Partien Tiefe erzeugen. Die
Farbschichten scheinen sich zu bewegen, ineinanderzufließen und wieder voneinander zu lösen. Eine
Landschaft lässt sich darin nicht eindeutig erkennen. Und doch können die Farben Erinnerungen an Licht,
Himmel und Natur hervorrufen.

Der Titel spricht von Kälte. Die Farben erzählen von Wärme. Zwischen beiden entsteht die
eigentliche Spannung dieses Werks.

Vielleicht liegt darin seine besondere Kraft: Richter zeigt uns nicht, wie Eis aussieht. Er lässt uns darüber
nachdenken, wie unterschiedlich sich eine Landschaft in Fotografien, Erinnerungen und Farben bewahren
lässt.

 

Candida Höfer – Funkhaus Köln III, 1983

Candida Höfer – Funkhaus Köln III, 1983. Architekturfotografie eines menschenleeren Innenraums im Kölner Funkhaus mit
geschwungener Treppe, Holzvertäfelungen, hohen Fensterfronten und Parkettboden. ART COLOGNE 2026, Zander Galerie,

Halle 11.2, Stand A119. © Zander Galerie – Mit freundlicher Genehmigung von: koelnmesse / Koelnmesse GmbH

Zander Galerie | Halle 11.2 – Stand A119
Fotografie, 88 × 88 cm

Eine geschwungene Treppe führt durch einen hellen Innenraum. Holz, Parkett und große Fensterflächen
bestimmen die Architektur. Alles scheint sorgfältig geordnet, beinahe feierlich. Doch etwas fehlt: die
Menschen.

Candida Höfer fotografierte 1983 das Funkhaus des Westdeutschen Rundfunks am Wallrafplatz in Köln.
Das 1952 eröffnete Gebäude gehörte zu den bedeutenden Rundfunkbauten der deutschen
Nachkriegszeit. Seine Architektur verkörperte den Wunsch nach einem neuen, modernen Anfang.

Doch Höfer interessiert sich nicht allein für die Geschichte des Gebäudes. Sie richtet ihren Blick auf den
Raum selbst – auf seine Formen, seine Materialien und das Licht, das ihn durchdringt.

Besonders die geschwungene Treppe zieht unsere Aufmerksamkeit auf sich. Ihre Linien führen den Blick
durch die Fotografie, während die Fenster und die unterschiedlichen Oberflächen eine stille, beinahe
zeitlose Atmosphäre schaffen.

Höfer ist bekannt dafür, öffentliche und halböffentliche Innenräume ohne Menschen zu fotografieren.
Dadurch verschwinden die Geschichten dieser Orte jedoch nicht. Im Gegenteil: Die Abwesenheit der
Menschen lässt uns umso stärker darüber nachdenken, wer hier einmal gegangen, stehen geblieben oder
miteinander ins Gespräch gekommen sein könnte.

Das Funkhaus wird so zu mehr als einem architektonischen Dokument. Die Fotografie bewahrt einen
Augenblick, in dem ein geschäftiger Ort plötzlich stillzustehen scheint.

Der Raum ist menschenleer. Aber er erzählt von den Menschen, für die er geschaffen wurde.

Vielleicht liegt gerade darin die besondere Wirkung dieser Fotografie: Sie zeigt uns nicht das Leben im
Gebäude, sondern die Bühne, auf der es stattfindet.

 

Andy Warhol – Beethoven, 1987

Andy Warhol – Beethoven, 1987. Komplette Folge von vier farbintensiven Pop-Art-Porträts Ludwig van Beethovens mit
unterschiedlichen Farbvariationen und überlagerter Notenschrift. Verbindung von klassischer Musik und amerikanischer Pop
Art. ART COLOGNE 2026, Galerie Boisserée, Halle 11.1, Stand C104. © Galerie Boisserée – Mit freundlicher Genehmigung

von: koelnmesse / Koelnmesse GmbH

Galerie Boisserée | Halle 11.1 – Stand C104
Komplette Folge der vier Farbvarianten

Viermal begegnet uns Ludwig van Beethoven. Immer dasselbe Gesicht, dieselbe wilde Haarpracht,
derselbe konzentrierte Blick. Und doch wirkt jedes Porträt anders. Kräftige Farben verändern die
Gesichtszüge, helle und dunkle Flächen treten gegeneinander an. Was bei einem Bild dramatisch
erscheint, wirkt beim nächsten beinahe spielerisch.

Andy Warhol schuf seine „Beethoven“-Serie 1987, in seinem letzten Lebensjahr. Als Vorlage diente das
bekannte Beethoven-Porträt von Joseph Karl Stieler aus dem Jahr 1820. Doch Warhol übernahm das
historische Bild nicht einfach. Er verwandelte es durch den Siebdruck und seine ungewöhnlichen
Farbkombinationen in eine Ikone der Pop Art.

Über Beethovens Gesicht liegen Noten aus der Mondscheinsonate. Die Musik wird damit sichtbar, ohne
dass ein einziger Ton erklingt. Linien und Notenzeichen durchziehen das Porträt, verbinden sich mit den
Gesichtszügen und schaffen eine zusätzliche Ebene.

Warhol hatte zuvor bereits Marilyn Monroe, Elvis Presley und andere Berühmtheiten in unverwechselbare
Bildzeichen verwandelt. Nun begegnet uns Beethoven mit derselben visuellen Kraft. Der Komponist wird
aus der historischen Distanz geholt und erscheint beinahe wie ein moderner Popstar.

Besonders faszinierend ist das Nebeneinander der vier Farbvarianten. Obwohl die Vorlage unverändert
bleibt, verändert sich unsere Wahrnehmung mit jeder neuen Farbgebung. Mal tritt das Gesicht hervor, mal
scheinen die Noten und Farben die Oberhand zu gewinnen.

Viermal dasselbe Gesicht – und viermal ein anderer Beethoven.

Vielleicht liegt gerade darin Warhols besondere Kunst: Er zeigt uns, wie sehr Bilder unsere Vorstellung
von berühmten Menschen prägen. Beethoven bleibt Beethoven. Und doch sehen wir ihn nach diesen vier
Porträts mit anderen Augen.

 

Karin Kneffel – Ohne Titel, 2004

Karin Kneffel – Ohne Titel, 2004. Fotorealistische Malerei mit großformatig dargestellten, leuchtend orange-roten Pfirsichen,
deren samtige Oberflächen und intensive Farbigkeit ein faszinierendes Spiel zwischen Wirklichkeit und Illusion erzeugen. ART
COLOGNE 2026, Galerie SCHÖNEWALD, Halle 11.2, Stand A124. © Galerie SCHÖNEWALD – Mit freundlicher Genehmigung

von: koelnmesse / Koelnmesse GmbH

SCHÖNEWALD | Halle 11.2 – Stand A124
100 × 110 cm

Orange-rote und dunkelviolette Weintrauben drängen dicht aneinander. Ihre runden Körper füllen beinahe
die gesamte Bildfläche. Manche liegen im Schatten, andere scheinen von warmem Sonnenlicht
durchglüht. Zwischen den Früchten leuchtet ein intensives Gelb hervor.

Auf den ersten Blick könnte man meinen, eine Fotografie vor sich zu haben. Doch Karin Kneffel hat diese
Früchte gemalt – mit einer Präzision, die unser Auge beinahe herausfordert.

In „Ohne Titel“ von 2004 verwandelt sie ein alltägliches Motiv in eine ungewöhnliche Bilderfahrung. Durch
die extreme Nahansicht verlieren wir das gewohnte Verhältnis zur Größe der Früchte. Die Weintrauben
erscheinen beinahe monumental, ihre Rundungen werden zu eigenständigen Formen.

Besonders faszinierend ist das Licht. Es scheint von hinten durch die Zwischenräume zu dringen und lässt
die Ränder einzelner Trauben aufleuchten. Während die vorderen Früchte dunkler erscheinen, entfaltet
sich dahinter ein intensives Spiel aus Gelb, Orange und Rot. Gerade dieser Gegensatz verleiht den
runden Formen ihre erstaunliche Körperlichkeit.

Wer länger hinsieht, entdeckt feine Unterschiede in den Oberflächen, kleine Vertiefungen und sanfte
Farbübergänge. Was zunächst wie eine Ansammlung von Früchten erscheint, entwickelt sich zu einer
sorgfältig komponierten Welt aus Licht, Schatten und Farbe.

Kneffels Malerei bewegt sich dabei in einem faszinierenden Spannungsfeld zwischen Wirklichkeit und
Illusion. Alles scheint zum Greifen nah, und doch bleibt es unerreichbar. Je überzeugender die Trauben
erscheinen, desto deutlicher wird uns bewusst, dass wir einer kunstvoll geschaffenen Bildwelt
gegenüberstehen.

Die Früchte wirken zum Greifen nah. Doch was wir wirklich vor uns haben, ist die Kunst der
Täuschung.

Vielleicht liegt darin die besondere Wirkung dieses Gemäldes: Es lässt uns etwas vollkommen Vertrautes
betrachten, als würden wir es zum ersten Mal sehen.

 

Dorothy Iannone – I Was Thinking Of You II, 2005

Dorothy Iannone – I Was Thinking Of You II, 2005. Farbenfrohes, figuratives Kunstwerk mit einer stilisierten weiblichen Gestalt,
ornamentalen Mustern und integriertem Videobildschirm. Ausdrucksstarke Verbindung von Malerei, Videokunst, Erotik und

weiblicher Selbstbestimmung. ART COLOGNE 2026, Galerie Judin, Halle 11.2, Stand A130. © Galerie Judin – Mit freundlicher
Genehmigung von: koelnmesse / Koelnmesse GmbH

Galerie Judin | Halle 11.2 – Stand A130
190 × 95 × 35 cm, Videodauer: 5 Minuten

Eine farbenprächtige weibliche Gestalt steht vor uns. Ihr Körper ist von ornamentalen Formen und
leuchtenden Farben umgeben. In die Figur ist ein kleiner Bildschirm eingelassen. Was zunächst wie eine
verspielte, dekorative Skulptur erscheint, offenbart bei näherem Hinsehen eine überraschend intime
Dimension.

Dorothy Iannone beschäftigte sich in ihrer Kunst über Jahrzehnte mit Liebe, Erotik und weiblicher
Selbstbestimmung. Bereits 1975 entwickelte sie „I Was Thinking Of You“, eine Arbeit, in der sie ein
persönliches Video mit einer farbig gestalteten Figur verband. Die 2005 entstandene Fassung „I Was
Thinking Of You II“ greift dieses Konzept erneut auf.

Auf dem Bildschirm erscheint das Gesicht der Künstlerin während eines selbstbestimmten sexuellen
Erlebnisses. Iannone zeigt dabei nicht ihren gesamten Körper, sondern konzentriert sich auf den Ausdruck
ihres Gesichts. So wird ein zutiefst privater Moment sichtbar, ohne dass die Arbeit auf eine bloße
Darstellung von Nacktheit reduziert wird.

Der Titel „I Was Thinking Of You“ – „Ich habe an dich gedacht“ – verleiht dem Werk eine weitere Ebene.
Er spricht von einer anderen Person, von Erinnerung, Sehnsucht und der Verbindung zwischen
körperlichem Empfinden und emotionaler Nähe.

Besonders faszinierend ist der Gegensatz zwischen der farbenfrohen, beinahe märchenhaften Gestaltung
der Figur und der unmittelbaren Intimität des Videos. Das Ornamentale und das Persönliche stehen nicht
im Widerspruch. Sie gehören zusammen.

Iannone widersetzte sich mit ihrer Kunst gesellschaftlichen Vorstellungen darüber, wie Frauen ihre
Sexualität zeigen oder über sie sprechen dürfen. Ihr Werk versteht weibliche Lust nicht als etwas, das
verborgen werden muss, sondern als selbstverständlichen Teil menschlicher Erfahrung.

Hier wird der weibliche Körper nicht zum Objekt eines fremden Blicks. Die Künstlerin bestimmt
selbst, was sie von sich zeigt.

Vielleicht liegt darin die besondere Kraft dieser Arbeit: Sie erzählt von körperlicher Lust und zugleich von
der Freiheit, die eigene Geschichte selbst sichtbar zu machen.

 

Cornelia Schleime – Einen Sinn entdecken – alles lässt sich ketten, 2022–2023

Cornelia Schleime – Einen Sinn entdecken – alles lässt sich ketten, 2022–2023. Ausdrucksstarke figurative Malerei mit einer
weiblichen Gestalt, deren langer geflochtener Haarzopf durch eine Kette mit einem Adler verbunden ist. Symbolträchtiges

Zusammenspiel von Freiheit, Abhängigkeit und menschlicher Verletzlichkeit. ART COLOGNE 2026, Galerie Judin, Halle 11.2,
Stand A130. © Galerie Judin – Mit freundlicher Genehmigung von: koelnmesse / Koelnmesse GmbH

Galerie Judin | Halle 11.2 – Stand A130

Besonders eindringlich ist der Gegensatz zwischen den beiden Wesen. Der Adler breitet seine mächtigen
Flügel aus, sein Kopf ist von der Frau abgewandt. Die Frau hingegen neigt den Kopf zur Seite. Ihr Blick
wirkt traurig, beinahe verloren. Eine Hand berührt ihr Gesicht nahe dem Auge, als wolle sie sich vor etwas
schützen oder einen schmerzlichen Gedanken festhalten.

Während der Adler Kraft und Bewegungsfreiheit verkörpert, scheint sich die Frau in ihre eigene
Gedankenwelt zurückzuziehen. Ihre Geste lässt an Trauer, Verletzlichkeit und das Bedürfnis nach Schutz
denken.

Vor dem Hintergrund von Cornelia Schleimes Erfahrungen mit staatlicher Überwachung in der DDR erhält
diese Haltung eine weitere mögliche Bedeutung: Vielleicht erzählt die Hand am Auge auch von dem
Wunsch, sich fremden Blicken zu entziehen und etwas von der eigenen Innenwelt zu bewahren.

Doch das Bild lässt diese Fragen offen. Die Kette verbindet zwei Wesen, deren Sehnsüchte
möglicherweise in unterschiedliche Richtungen weisen.

Der Adler breitet seine Flügel aus. Die Frau senkt traurig den Blick. Und zwischen beiden bleibt
eine Verbindung, die weder einfach Freiheit noch bloß Gefangenschaft bedeutet.

 

Yigal Ozeri – Roadside Mountains, 2026

Yigal Ozeri – Roadside Mountains, 2026. Fotorealistische Malerei einer Frau in einem offenen Cabriolet auf einer Straße durch
eine eindrucksvolle Berglandschaft. Detailreiche Darstellung von Licht, Natur und Bewegung, die ein Gefühl von Freiheit,

Aufbruch und Fernweh vermittelt. ART COLOGNE 2026, Galerie Andreas Binder, Halle 11.1, Stand C339. © Galerie Andreas
Binder – Mit freundlicher Genehmigung von: koelnmesse / Koelnmesse GmbH

Galerie Andreas Binder | Halle 11.1 – Stand C339
102 × 76 cm

Eine Frau sitzt am Steuer eines offenen Cabriolets. Vor ihr erstreckt sich eine Straße durch eine
eindrucksvolle Berglandschaft. Das Licht fällt auf ihr Gesicht und die Umgebung, während ihr Haar von
der Bewegung des Fahrzeugs erfasst zu werden scheint. Alles wirkt wie ein flüchtiger Augenblick auf einer
Reise.

Doch was wir betrachten, ist keine Fotografie.

Yigal Ozeri hat diese Szene gemalt – mit einer Genauigkeit, die unser Auge zunächst täuscht. Licht, Haut,
Haare und Landschaft erscheinen so wirklichkeitsnah, dass wir beinahe vergessen, vor einem Gemälde
zu stehen.

„Roadside Mountains“ entstand 2026 im Zusammenhang mit Ozeris Beschäftigung mit dem Motiv des
Roadtrips. Die offene Straße, das Automobil und die weite Landschaft gehören zu einer Bildwelt, die
besonders in der amerikanischen Kultur mit Freiheit, Aufbruch und dem Wunsch nach Unabhängigkeit
verbunden ist.

Doch das Bild erzählt nicht einfach von einer Autofahrt. Die Frau scheint ganz in den Augenblick
versunken. Während die Berge eine gewaltige, beinahe zeitlose Kulisse bilden, ist ihre Bewegung flüchtig.
Die Landschaft bleibt, die Reisende fährt weiter.

Gerade dieser Gegensatz macht die Komposition so reizvoll. Ozeri hält mit malerischer Präzision einen
Moment fest, der in der Wirklichkeit längst vergangen wäre. Was wie eine spontane fotografische
Aufnahme erscheint, ist das Ergebnis eines aufwendigen künstlerischen Prozesses.

Vielleicht liegt darin auch ein leiser Widerspruch: Das Bild vermittelt ein Gefühl grenzenloser Bewegung,
obwohl auf der Leinwand alles stillsteht.

Die Straße führt weiter. Die Landschaft öffnet sich. Und für einen Augenblick scheint alles möglich.

Mit diesem Werk endet unsere Reise durch mehr als ein Jahrhundert Kunstgeschichte. Sie begann 1910
bei Gabriele Münter in Murnau, wo Farbe und Landschaft eine neue Freiheit gewannen. Nun stehen wir
2026 vor einem Gemälde, das die Wirklichkeit so überzeugend nachbildet, dass wir sie erneut
hinterfragen müssen.

Vielleicht ist das die schönste Erkenntnis dieser Reise: Kunst zeigt uns nicht nur, was wir sehen. Sie
verändert, wie wir die Welt betrachten.

Die ART COLOGNE 2026 bietet vom 5. bis 8. November in Köln Gelegenheit, diese und zahlreiche
weitere künstlerische Positionen im unmittelbaren Dialog mit den ausstellenden Galerien zu entdecken.
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