
POP-ism in Zürich 2026 – Warhol, Haring, Kusama und die Pop
Art

Andy Warhol, Patty Raynes and Son, 1985, Acryl und Siebdruckfarbe auf Leinwand, 102 × 102 cm – Pop-Art-Doppelporträt von Mutter und Sohn mit leuchtend
blauen Augen – Mit freundlicher Genehmigung von: vonvertes.com / Galerie von Vertes
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Seit dem 13. Oktober 2026 präsentiert die Galerie von Vertes unter dem Titel „POP-ism“ eine
außergewöhnliche Begegnung mit der Pop Art und ihren künstlerischen Wegbereitern. Werke von
Andy Warhol, Keith Haring, Tom Wesselmann, Niki de Saint Phalle, Yayoi Kusama und weiteren
bedeutenden Künstlern zeigen, wie Alltagsgegenstände, Werbung, Konsum und Massenmedien
die Kunst des 20. Jahrhunderts veränderten. Nach einer Präsentation in London führt die
Ausstellung diese unterschiedlichen Positionen in Zürich zusammen, wo sie noch bis zum 4.
Dezember 2026 zu sehen ist.

Als die Kunst ihre Grenzen sprengte

Was geschieht, wenn eine Suppendose, ein Werbeplakat oder ein privates Familienporträt plötzlich
denselben künstlerischen Stellenwert erhält wie ein klassisches Stillleben?

Mit dem Aufkommen der Pop Art in den 1950er- und 1960er-Jahren veränderte sich das Verhältnis
zwischen Kunst und Alltag grundlegend. Künstler entdeckten die Bildwelten einer zunehmend von
Werbung, Fernsehen, Konsum und Massenmedien geprägten Gesellschaft. Sie übernahmen deren
Motive, Farben und Reproduktionstechniken, um daraus eine neue künstlerische Sprache zu entwickeln.

Die Anfänge dieser Bewegung liegen nicht allein in den Vereinigten Staaten. Bereits Mitte der 1950er-
Jahre beschäftigten sich britische Künstler wie Richard Hamilton und Eduardo Paolozzi mit der visuellen
Kultur der modernen Konsumgesellschaft. Erst später entwickelte die amerikanische Pop Art jene
internationale Strahlkraft, die bis heute mit Namen wie Andy Warhol oder Roy Lichtenstein verbunden ist.

Die Galerie von Vertes greift diese Entwicklung mit „POP-ism“ auf. Die Ausstellung wurde zunächst in
London im Umfeld der Kunst- und Designmesse PAD London vorgestellt, bevor sie nach Zürich
wechselte. Ihr zeitlicher Bogen reicht von 1946 bis 2008 und macht sichtbar, wie unterschiedlich Künstler
auf die Veränderungen ihrer gesellschaftlichen und kulturellen Umgebung reagierten.

Dabei wird deutlich, dass Pop Art weit mehr ist als eine Kunst der kräftigen Farben und eingängigen
Motive. Hinter ihrer scheinbaren Leichtigkeit stehen Fragen nach Identität, gesellschaftlichen Rollen,
Konsum und der Macht reproduzierter Bilder.

Andy Warhol – Ein Mutter-Kind-Porträt zwischen Tradition und High Society

Andy Warhol, Patty Raynes and Son, 1985, Pop-Art-
Doppelporträt von Mutter und Sohn mit leuchtend

blauen Augen – Mit freundlicher Genehmigung von:
vonvertes.com / Galerie von Vertes

Zwei Gesichter, vier auffallend blaue Augen und ein bei-
nahe unwirklich gleichmäßiger Teint: Andy Warhols Patty
Raynes and Son aus dem Jahr 1985 zeigt Patty Raynes,
Tochter des amerikanischen Ölunternehmers und Milliar-
därs Marvin Davis, gemeinsam mit einem ihrer Söhne.

Die Familie Davis gehörte zur wohlhabenden amerikani-
schen Gesellschaft, deren gesellschaftliches Leben sich
zwischen Wirtschaft, Hollywood und prominenten Persön-
lichkeiten bewegte. Patty Raynes war damit Teil jener
Welt, aus der Warhol zahlreiche Auftraggeber für seine
Porträts gewann.

In den 1970er- und 1980er-Jahren galt es in diesen Krei-
sen als besonderes gesellschaftliches Prestige, sich von
Andy Warhol porträtieren zu lassen. Der Künstler hatte die
Darstellung prominenter Persönlichkeiten längst zu einem
wesentlichen Bestandteil seines Werks gemacht.

Doch dieses Bild besitzt eine zusätzliche kunsthistorische Dimension.

Die enge Verbindung zwischen Mutter und Kind erinnert an eine der ältesten Bildtraditionen der
europäischen Kunstgeschichte: die Darstellung der Madonna mit Kind.

Warhol überträgt dieses vertraute Motiv in die Ästhetik der amerikanischen Pop Art. An die Stelle religiöser
Symbolik treten die intensive Farbigkeit des Siebdrucks, auffallend blaue Augen und ein beinahe makellos
inszeniertes Erscheinungsbild.

Die Gesichter wirken zugleich vertraut und distanziert. Die Nähe zwischen Mutter und Sohn bleibt sichtbar,
während die künstliche Farbgebung jede Vorstellung einer rein natürlichen Darstellung aufhebt.

Gerade darin liegt die besondere Spannung des Werks: Ein privates Familienporträt wird zu einem Bild
gesellschaftlicher Repräsentation.

Warhol verbindet persönliche Erinnerung, sozialen Status und die Bildsprache einer Epoche, in der
Prominenz zunehmend durch fotografische und massenmediale Darstellung geprägt wurde.

Fernand Léger und Tom Wesselmann – Das Stillleben wird modern

Fernand Léger, Nature morte en rouge et bleu, 1946, Öl auf Leinwand, 54 × 65 cm – Stillleben in Rot und Blau mit kräftigen
schwarzen Konturen und geometrischen Formen • Tom Wesselmann, Daytime Still Life with Blonde and Goldfish, 1999, Öl auf

Leinwand, 81,3 × 96,5 cm – Pop-Art-Stillleben mit blonder Frau, Goldfischglas, Früchten und Blumen – Mit freundlicher
Genehmigung von: vonvertes.com / Galerie von Vertes

Fernand Légers Nature morte en rouge et bleu entstand 1946, in einer Zeit des persönlichen und
gesellschaftlichen Neubeginns. Im Dezember 1945 war der französische Künstler nach mehreren Jahren
im amerikanischen Exil nach Frankreich zurückgekehrt. Europa war noch von den Zerstörungen des
Zweiten Weltkriegs geprägt, zugleich begann eine Phase des Wiederaufbaus und neuer Hoffnungen.

Léger hatte sich bereits vor dem Krieg intensiv mit der modernen Industriegesellschaft, Maschinen und
dem Verhältnis zwischen Mensch und Gegenstand auseinandergesetzt. Nach seiner Rückkehr setzte er
diese künstlerischen Untersuchungen mit einer von kräftigen Farben und klaren Formen bestimmten
Bildsprache fort.

In Nature morte en rouge et bleu begegnen uns leuchtende rote, blaue und grüne Farbflächen,
durchzogen von markanten schwarzen Konturen. Die Gegenstände erscheinen nicht als naturgetreue
Abbilder, sondern als eigenständige Elemente einer rhythmisch aufgebauten Komposition.

Besonders bemerkenswert ist die Verbindung zwischen Mensch und Gegenstand. Auf der rechten
Bildseite lässt sich eine menschliche Silhouette mit angedeutetem Profil und einer Hand erkennen. Sie
fügt sich in die geometrische Anordnung von Tisch, Vasen und organischen Formen ein. Die kräftigen
schwarzen Linien verbinden die einzelnen Elemente, während die Farbflächen teilweise unabhängig von
ihren Konturen angeordnet sind.

Der Mensch scheint Teil des Stilllebens zu werden, während die Gegenstände beinahe ein Eigenleben
entwickeln. Die traditionelle Trennung zwischen Figur, Objekt und Raum verliert ihre Eindeutigkeit.

Légers intensive Farbigkeit und die bewusste Vereinfachung alltäglicher Motive weisen zugleich auf
Entwicklungen voraus, die später für die Pop Art charakteristisch werden sollten.

Mehr als fünf Jahrzehnte später begegnet uns bei Tom Wesselmann eine andere Form dieser
Auseinandersetzung.

In Daytime Still Life with Blonde and Goldfish von 1999 verbindet der amerikanische Pop-Art-Künstler das
traditionelle Stillleben mit der Bildsprache der modernen Konsumgesellschaft. Blumen, Früchte, ein
Goldfischglas und weitere vertraute Gegenstände erscheinen in kräftigen Farben und klar voneinander
abgegrenzten Flächen.

Doch im Vordergrund entdeckt der Betrachter etwas Unerwartetes: den angeschnittenen Kopf einer
blonden Frau. Ihr Haar und ein Teil ihres Gesichts fügen sich in die Komposition ein, als wären sie selbst
Bestandteile des Stilllebens.

Damit entsteht eine bemerkenswerte Verbindung zu Fernand Léger. Während dieser Mensch und
Gegenstand durch ein Geflecht aus Linien und geometrischen Formen miteinander verschmelzen lässt,
arbeitet Wesselmann mit der unmittelbaren visuellen Wirkung der Pop Art.

Auch der Goldfisch setzt einen besonderen Akzent. Das Motiv erinnert an die Stillleben Henri Matisses, in
denen Goldfische und leuchtende Farben wiederholt eine wichtige Rolle spielten.

Wesselmann verbindet so kunsthistorische Traditionen mit der Ästhetik des späten 20. Jahrhunderts. Aus
einer scheinbar dekorativen Zusammenstellung alltäglicher Dinge entsteht eine eigenständige
Untersuchung darüber, wie wir Menschen und Gegenstände wahrnehmen.

Zwischen Légers Gemälde von 1946 und Wesselmanns Werk von 1999 liegen 53 Jahre. Doch beide
Künstler zeigen, dass ein Stillleben weit mehr sein kann als die Darstellung unbewegter
Gegenstände.

Keith Haring – Zwischen New Yorker Straßenkunst und der Chinesischen Mauer

Keith Haring, RED-YELLOW-BLUE #21, 1987, Acryl auf Leinwand, 91,5 × 61 cm – Expressive Pop-Art-Komposition in Rot,
Gelb und Blau mit dynamischen schwarzen Linien – Mit freundlicher Genehmigung von: vonvertes.com / Galerie von Vertes

Keith Harings RED-YELLOW-BLUE #21 entstand am 12. Januar 1987. Kräftige schwarze Linien,
leuchtendes Rot und Gelb sowie ein breiter blauer Rahmen bestimmen die expressive Komposition.

Anders als bei seinen berühmten, klar umrissenen Figuren überlagern sich hier abstrakte und figürliche
Elemente. Linien verschlingen sich, Formen scheinen miteinander zu kämpfen, und das Bild entwickelt
eine beinahe explosive Dynamik.

Haring hatte seine unverwechselbare Bildsprache im New York der 1980er-Jahre entwickelt. Besonders
seine Zeichnungen in den U-Bahn-Stationen machten ihn einem breiten Publikum bekannt. Kunst sollte
für ihn nicht ausschließlich in Museen und Galerien stattfinden, sondern Menschen unmittelbar erreichen.

Doch hinter RED-YELLOW-BLUE #21 verbirgt sich eine außergewöhnliche Geschichte.

Im Jahr 1988 spendete Keith Haring dieses Gemälde für eine Initiative zur Restaurierung der
Chinesischen Mauer. Am 5. Juni 1988 wurde es bei Sotheby’s in Peking als Los 24 versteigert. Diese
bemerkenswerte Provenienz ist im Auktionskatalog von Sotheby’s aus dem Jahr 2023 dokumentiert.

Damit verbindet sich die Geschichte eines Künstlers, dessen Bildsprache in den Straßen New Yorks
entstanden war, mit einem der bedeutendsten historischen Bauwerke Chinas.

Das Werk erzählt somit nicht nur von der künstlerischen Energie der 1980er-Jahre. Seine Geschichte
zeigt auch, wie zeitgenössische Kunst über kulturelle und geografische Grenzen hinweg zur Bewahrung
historischen Erbes beitragen konnte.

Niki de Saint Phalle – Wenn weibliche Freiheit auf die Kraft des Elefanten trifft

Niki de Saint Phalle, Nana on an Elephant, 1979, Acryl und Kreide auf Gips, 12,7 × 19,1 × 7,6 cm – Farbenfrohe Skulptur einer
Nana auf einem Elefanten – Mit freundlicher Genehmigung von: vonvertes.com / Galerie von Vertes

Auf den ersten Blick erscheint Niki de Saint Phalles Nana on an Elephant von 1979 wie eine heitere
Szene aus einem modernen Märchen. Eine kleine, farbenfrohe Nana sitzt auf dem Rücken eines
Elefanten, dessen Körper mit leuchtenden Farben und verspielten Mustern gestaltet ist.

Doch hinter dieser scheinbar unbeschwerten Darstellung verbirgt sich eine vielschichtige künstlerische
Aussage.

Der Elefant gilt in verschiedenen Kulturen als Sinnbild von Stärke, Weisheit und Beständigkeit. Seine
mächtige Gestalt steht im Gegensatz zur kleinen weiblichen Figur, die sich mit spielerischer
Selbstverständlichkeit auf seinem Rücken bewegt. Die Nana erscheint dabei weder hilflos noch
untergeordnet – vielmehr lässt sich in ihrem selbstbewussten Auftreten ein Bild weiblicher Freiheit
erkennen.

Niki de Saint Phalle entwickelte ihre berühmten Nanas ab Mitte der 1960er-Jahre. Mit ausladenden
Hüften, runden Bäuchen und üppigen Körperformen widersetzten sich diese Figuren den traditionellen
Schönheitsidealen ihrer Zeit. Während die Modewelt zunehmend schlanke Körper propagierte, schuf die
Künstlerin Frauenfiguren, die selbstbewusst Raum einnahmen.

Ihre Formen erinnern zugleich an ältere Darstellungen weiblicher Fruchtbarkeit und Lebenskraft. Doch
trotz ihrer übersteigerten Proportionen wirken die Nanas keineswegs schwerfällig. Sie tanzen, springen
und scheinen beinahe schwerelos zu sein.

Auch für Niki de Saint Phalle selbst besaß die Kunst eine tiefgreifende persönliche Bedeutung. Ihre
künstlerische Arbeit wurde zu einem wichtigen Mittel, belastende Erfahrungen ihrer eigenen
Lebensgeschichte zu verarbeiten.

In Nana on an Elephant begegnen sich die symbolische Stärke des Tieres und die spielerische Freiheit
der Frauenfigur. Die kleine Nana scheint über einer gewaltigen Urkraft zu thronen, ohne dabei ihre
Leichtigkeit zu verlieren.

Niki de Saint Phalle verbindet in dieser Skulptur Fantasie und Lebensfreude mit einer Vorstellung
von Weiblichkeit, die selbstbewusst ihren eigenen Platz in der Welt einnimmt.

John Chamberlain – Wenn Stahl zur dreidimensionalen Malerei wird

John Chamberlain, Potatopoultry, 2008, bemalter und verchromter Stahl, 76,2 × 99 × 68,8 cm – Abstrakte Skulptur aus
gefaltetem und verformtem Stahl mit farbigen und glänzenden Oberflächen – Mit freundlicher Genehmigung von:

vonvertes.com / Galerie von Vertes

John Chamberlains Potatopoultry von 2008 wirkt auf den ersten Blick wie ein wildes Durcheinander
verbogener, ineinander verschlungener Metallteile. Leuchtende Farben, glänzende Oberflächen und
überraschende Faltungen verleihen der Skulptur eine beinahe spielerische Leichtigkeit.

Chamberlain wurde Ende der 1950er-Jahre durch seine Skulpturen aus gepressten Automobilteilen
bekannt. Was andere als industriellen Schrott betrachteten, verwandelte er in eigenständige Kunstwerke.
Dabei ging es ihm nicht um die Darstellung zerstörter Fahrzeuge, sondern um die künstlerischen
Möglichkeiten von Material, Farbe und Form.

In seinem Spätwerk experimentierte Chamberlain verstärkt mit Metallbändern und unterschiedlich
bearbeiteten Stahloberflächen. Auch Potatopoultry besteht aus bemaltem und verchromtem Stahl, dessen
gebogene und gefaltete Elemente sich zu einer dynamischen Komposition verbinden.

Seine Arbeiten lassen sich als eine Form dreidimensionaler Malerei betrachten. Wie ein Maler seine
Farben und Pinselstriche auf der Leinwand anordnet, gestaltet Chamberlain mit farbigen Metallflächen
den Raum. Die einzelnen Teile wirken wie expressive Pinselstriche, die plötzlich körperliche Gestalt
angenommen haben.

Dabei spielte die unmittelbare Auseinandersetzung mit dem Material eine entscheidende Rolle.
Chamberlain ließ sich von dessen Eigenschaften und den Möglichkeiten des Formens leiten, anstatt jede
Bewegung im Voraus festzulegen.

Auch der ungewöhnliche Titel Potatopoultry passt zu seiner spielerischen Haltung. Die Verbindung der
englischen Wörter für Kartoffel und Geflügel ergibt eine absurde Wortschöpfung, die sich einer
eindeutigen Deutung entzieht. Chamberlain verwendete häufig solche rätselhaften Titel, ohne damit eine
bestimmte Geschichte vorgeben zu wollen.

So entsteht aus hartem, industriellem Stahl eine überraschend lebendige Skulptur, in der Farbe,
Bewegung und Material zu einer eigenständigen künstlerischen Sprache verschmelzen.

Yayoi Kusama – Wenn die Wiederholung zur Befreiung wird

Yayoi Kusama, Untitled, 1966, Mixed Media, 21,5 × 33 × 28 cm – Goldfarbene Schale mit zahlreichen weichen, phallischen
Formen aus Kusamas Werkgruppe der Accumulations – Mit freundlicher Genehmigung von: vonvertes.com / Galerie von Vertes

Auf den ersten Blick wirkt Yayoi Kusamas Untitled von 1966 wie eine ungewöhnliche goldfarbene Schale.
Doch bei näherer Betrachtung entdeckt man zahlreiche organische, weich ausgestopfte Formen, die sich
dicht aneinanderdrängen und den vertrauten Alltagsgegenstand beinahe vollständig überwuchern.

Das Werk steht im Zusammenhang mit ihren sogenannten Accumulations – einer Werkgruppe, die
Kusama ab 1961 entwickelte. Sie begann, Möbel und andere Alltagsgegenstände mit unzähligen
handgenähten, ausgestopften Stoffformen zu überziehen. Diese phallusähnlichen Gebilde verwandelten
vertraute Objekte in etwas Fremdes, bisweilen sogar Beunruhigendes.

Hinter dieser ungewöhnlichen Bildsprache stehen auch persönliche Erfahrungen der Künstlerin. Kusama
setzte sich in ihren Arbeiten mit tief verwurzelten sexuellen Ängsten auseinander. Die obsessive
Wiederholung der körperlich anmutenden Formen kann dabei als Versuch verstanden werden, das
Beängstigende durch seine vielfache künstlerische Darstellung zu bewältigen.

Zugleich lassen sich die phallischen Formen als Auseinandersetzung mit Sexualität und Macht betrachten.
Indem Kusama diese Symbole unzählige Male wiederholt und auf gewöhnliche Gegenstände überträgt,
verändert sie ihre ursprüngliche Bedeutung und schafft eine beinahe groteske Fantasiewelt.

Die Bedeutung ihrer Accumulations reicht jedoch weit über die persönliche Symbolik hinaus. Aus den
zunächst einzelnen Objekten entwickelten sich zunehmend raumgreifende Installationen. Bereits 1964
verwandelte Kusama mit ihrer Ausstellung Driving Image Show die Anhäufung solcher Arbeiten in eine
umfassende räumliche Erfahrung.

Damit veränderte die Wiederholung nicht nur das Erscheinungsbild der Gegenstände, sondern auch die
Wahrnehmung des Raumes und die Beziehung zwischen Kunstwerk und Betrachter. Ihre Arbeiten wurden
zu einem wichtigen Beitrag zur Entwicklung der Installationskunst.

Bemerkenswert ist bei Untitled von 1966 auch die goldene Oberfläche. Sie verleiht den weich wirkenden,
körperlichen Formen einen kostbaren Glanz und erzeugt einen ungewöhnlichen Gegensatz zwischen
scheinbarer Wertigkeit und irritierender Körperlichkeit.

Yayoi Kusama verwandelt damit einen gewöhnlichen Gegenstand in eine Skulptur, die von
Wiederholung, persönlichen Ängsten und der Auflösung vertrauter Grenzen zwischen Körper,
Objekt und Raum erzählt.

POP-ism – Von London nach Zürich und weit über die Pop Art hinaus

Die Ausstellung der Galerie von Vertes zeigt, wie unterschiedlich Künstler auf die moderne Konsum- und
Mediengesellschaft reagiert haben.

Warhol untersucht die Macht des reproduzierten Bildes. Wesselmann verwandelt das klassische Stillleben
in eine Welt leuchtender Oberflächen. Haring entwickelt eine unmittelbar verständliche Zeichensprache,
während Niki de Saint Phalle gesellschaftliche Vorstellungen von Weiblichkeit hinterfragt.

Chamberlain löst industrielle Materialien aus ihrem ursprünglichen Zusammenhang, und Kusama
überschreitet die Grenzen zwischen Alltagsgegenstand, Körper und Fantasie.

Mit Fernand Léger wird zugleich sichtbar, dass die Pop Art nicht ohne ihre kunsthistorischen Vorläufer
verstanden werden kann.

Die Ausstellung vereint damit nicht nur unterschiedliche Generationen und künstlerische
Ausdrucksformen. Sie macht auch deutlich, wie nachhaltig die Pop Art die Wahrnehmung von Bildern,
Gegenständen und gesellschaftlichen Symbolen verändert hat.

Begleitet wird „POP-ism“ von einem Ausstellungskatalog mit kunsthistorischen Beiträgen von Dr. Quirine
Verlinde.

„POP-ism“ erinnert daran, dass die Pop Art nicht nur den Alltag in die Kunst brachte. Sie
veränderte auch unseren Blick auf eine Welt, in der Bilder, Marken und Konsumgegenstände
längst Teil unserer kulturellen Identität geworden sind.
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