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Sehr geehrte Damen und Herren,
liebe Kurator:innen, Presse- und Marketing- 
verantwortliche, Fotografinnen und Fotografen, 
Künstler:innen, Galerist:innen und Sammler:innen,

nach HENRI und LOUISE gehen wir mit 

MAURICE mit unserer dritten Jahrespublikation ins 

Jahr 2027. Sie widmet sich der Fotografie und den 

damit korrespondierenden Themen und Aspekten, 

dem bewegten Bild mit Film- und Videokunst, KI und 

Immersive Art, aber auch Performance, Aktion und 

Fluxus – überall dort, wo es um das Bild, das Festhalten 

eines Moments und die visuelle Wirkung künstleri-

scher Aktionen geht.

 

Präsentieren Sie sich, Ihr Programm und die Einzig-

artigkeit Ihrer Arbeit in MAURICE 2027 einer kunst- 

und kulturaffinen, an Fotografie und Film interes-

sierten Leserschaft.

Hinter uns liegt eine sehr erfolgreiche Ausgabe LOUI-

SE mit der Fotografin Milena Schilling auf dem Titel. 

Mit der Printausgabe und zwei verschiedenen Post-

karten waren wir auf der Art Basel, der photo basel, im 

Artstübli Basel und in der S.P.A. Weinkelterei präsent. 

Dank einer Kooperation mit ALPA of Switzerland wa-

ren wir während der Eröffnungswoche der Rencontres 

de la Photographie in Arles vertreten. Darüber hinaus 

lag LOUISE in zahlreichen Museen und Galerien aus, 

unter anderem bei der Triennale der Photographie in 

Hamburg und der Biennale Images in Vevey. Bis heute 

konnten wir zudem mehr als 1,1 Millionen Online-

zugriffe auf LOUISE verzeichnen. Sämtliche Inhalte 

waren darüber hinaus auf arttourist.com abrufbar.

 

arttourist ist die Zeitung mit den wechselnden Namen. 

Seit Beginn unserer verlegerischen Tätigkeit vor 15 

Jahren spielen wir mit jeder Ausgabe aufs Neue mit 

diesem Konzept. Über alle Medien hinweg ist es unser 

Alleinstellungsmerkmal und für unsere Leser:innen 

immer wieder eine mit Vorfreude erwartete Überra-

schung.

 

Namensgeber der Ausgabe ist der englische Fotograf 

MAURICE William Broomfield (2. Februar 1916 – 4. 

Oktober 2010), der sich mit seinen Aufnahmen der 

britischen Industrie einen Namen machte. 
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„Die Fotografie wird für mich immer ein magisches Medium sein;  
wie es zu dem einen festgehaltenen Augenblick gekommen ist  
und was danach geschehen wird, ist stets eine Einladung an  
unsere Fantasie.“

MORITZ KOCH
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Nackte Körper schweben unter Wasser. Umgeben von Luftblasen 

wirken sie schwerelos. Sie drängen vom dunklen Untergrund der 

Oberfläche entgegen – gleichzeitig scheinen sie stillzustehen. Die 

Szene wirkt surreal und anmutig, aber auch verletzlich. Die Bil-

der der jungen Fotografin Milena Schilling sind faszinierend, sie 

ziehen einen in die Wasserwelt des Bodensees und lassen einen 

darin traumhaft versinken. 

Skulpturale Ästhetik unter Wasser

Inspiriert von Barockmalern wie Peter Paul Rubens inszeniert 

Schilling die Körper unter Wasser wie skulpturale Gemälde. Drei 

Jahre lang fotografierte sie 45 Menschen aus Konstanz nackt im 

Bodensee. Menschen aller Körperformen und Hintergründe im 

Alter von 18 bis 73 Jahren tauchten vor ihrer Kamera ab. Unter 

Wasser verlieren gesellschaftliche Schönheitsideale ihre Macht; 

die Körper wirken schwerelos, anmutig und verletzlich zugleich. 

In den Grautönen des Sees entstehen Bilder, die durch Luftbla-

sen, Algen und das einfallende Tageslicht eine fast sakrale Atmo-

sphäre erhalten.

Der Titel „O R I G I O“ leitet sich vom lateinischen Wort für 

„Ursprung“ oder „Quelle“ ab. Schilling erinnert daran, dass der 

Mensch zu einem Großteil aus Wasser besteht und seine ersten 

neun Monate im Fruchtwasser verbringt. Das Projekt thematisiert 

das Urvertrauen in dieses Element, das gleichzeitig lebensnotwen-

dig und dem Menschen unzähmbar überlegen ist. Hauptmessage 

des Projektes: Wir verbringen alle die ersten 9 Monate im Was-

ser – dort sind wir frei von sozialen Konstrukten und alle gleich.

 
Eine neue Generation der Fotografie

Die in Konstanz lebende Fotografin ist die jüngste Künstlerin, 

deren Arbeiten bisher in einer Leica Galerie (Konstanz, 2025) 

ausgestellt wurden. Ihr Weg ist bezeichnend für die neue Gene-

ration von Fotograf:innen, die an einer spannenden Schnittstel-

le zwischen analoger Nostalgie und hochintelligenter KI-Tech-

nik stehen. Sie sind die erste Generation, die mit der Kamera im 

Smartphone aufgewachsen ist, aber gleichzeitig die Dunkelkam-

mer wiederentdeckt.

 
Diese junge Generation ist mutiger, politischer und experi-

mentierfreudiger. Sie nutzen die Kamera nicht nur als Doku-

mentationswerkzeug, sondern als Medium zur Selbstinszenie-

rung und zur kritischen Auseinandersetzung mit der Welt. In 

ihrem Kunstprojekt setzt sich Milena Schilling intensiv mit 

der Beziehung zwischen Mensch und Wasser auseinander. Mit  

„O R I G I O“ hat sie eine Hommage an das Leben geschaffen – 

daran, wie facettenreich und von Schönheit erfüllt es ist. Es ist ein 

demütiger Blick auf das Element Wasser, dem wir alle gleicher-

maßen unsere Existenz verdanken, sowie eine Erinnerung daran, 

dass wir aus dem gleichen Ursprung geformt und darüber mit-

einander verbunden sind. Es ist ein Thema, das sie nicht mehr 

loslässt. Für das Projekt lernte sie Apnoetauchen, und hat den 

Segel- und Motorbootschein gemacht. Aktuell bereitet sie sich für 

weitere Serien für das Gesamtprojekt von „O R I G I O“ vor. 

Milena Schilling: 

O R I G I O
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Wie ist das „Dorfkind“ aus dem 

beschaulichen Grießen, einem 

Dorf in Süddeutschland, das 

Dank Ihrer Fotos auch schon in 

den Medien zu sehen war, zur Fo-

tografie gekommen und dorthin 

gekommen, wo Sie heute sind?

Milena Schilling: Ich wusste schon 

sehr früh, etwa in der sechsten Klas-

se, dass ich Fotografin werden möch-

te. Von dem Erbe meiner Oma habe 

ich meine erste Spiegelreflexkamera 

bekommen und ab da alle Menschen 

in meinem Umfeld ständig begleitet 

und in Szene gesetzt. In der zehnten 

Klasse habe ich dann angefangen, 

unseren Dachboden in ein Fotostudio 

umzubauen und mich selbstständig 

gemacht. Nach dem Abitur war klar, 

ich will Fotografie studieren, da ich 

erst 17 war, musste ich ein Jahr war-

ten, bis ich nach Konstanz ziehen 

konnte, um meinen Bachelor in Kom-

munikationsdesign zu machen. Die-

ses Jahr nutzte ich, um mich eigen-

ständig immer tiefer in die Fotografie 

einzuarbeiten und mir so mein Studi-

um neben meiner Selbstständigkeit zu 

finanzieren. Im Bachelor lag mein Fo-

kus ganz eindeutig auf der Fotografie, 

weshalb ich anschließend beschloss, 

noch den Master in photographic 

studies in Dortmund anzuschließen. 

Da ich generell ein sehr wissbegieri-

ger und neugieriger Mensch bin, habe 

ich mich in Dortmund auch in viele 

Vorlesungen reingesetzt, ohne dafür 

Punkte zu bekommen, einfach weil 

es mich interessiert hat und ich mehr 

lernen wollte. Und auch heute noch 

bilde ich mich permanent weiter, be-

suche viele Ausstellungen, Museen 

etc. und möchte die Fotografie aus 

vielen verschiedenen Blickwinkeln 

kennenlernen und verstehen.

Was fasziniert Sie bis heute an 

der Fotografie?

Milena Schilling: Die Begeisterung 

für die Fotografie und die Faszination 

für Menschen habe ich schon, soweit 

ich mich zurückerinnern kann, und 

sie wird zunehmend stärker. Ich finde 

Menschen und ihre Geschichten gene-

rell super spannend und interessant. 

Sich dabei zu überlegen, wie man was 

fotografisch erzählen kann und wie 

etwas wirkt, und das gezielt einzuset-

zen, macht mir sehr viel Spaß. Denn 

mit der passenden Bildsprache zu ei-

nem Thema kann man mit Fotografie 

sehr viel bewirken, Gefühle auslösen, 

Menschen zum Nachdenken anregen, 

sie auf Dinge aufmerksam machen 

usw. 

Wir sprachen mit Milena Schilling.

Nexus
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photo basel16. – 21.06.2026 
Die photo basel ist die erste und einzige Foto-kunstmesse der Schweiz und widmet sich aus-schließlich der Kunstfotografie. Bereits zum elften Mal bringt die Messe Galerien aus aller Welt in einem einzigartigen, authentischen Rahmen zusammen. Sie versteht sich als in-tegrative Plattform, die alle Akteur:innen der Kunstwelt miteinander verbindet. 

Die photo basel trägt aktiv zum Dialog im Be-reich der Fotografie bei und macht die Kunst-

fotografie durch ein vielfältiges Rahmenpro-gramm für ein breites Publikum zugänglich. Vom 16.–21. Juni 2026 begrüsst die photo ba-sel mehr als 40 internationale Galerien. Die photo basel freut sich sowohl wiederkehren-de Galerien u.a. Bildhalle (Zürich), Dorothée Nilsson (Berlin), IBASHO (Antwerpen), Gale-rie Esther Woerdehoff (Paris), Galerija Foto-grafija (Ljubljana) als auch neue Galerien, da-runter: Galerie Scena (Tokyo), Atlas (London), O-Art Project (Lima) und Galerie Bessières Art 

contemporain (Paris) sowie viele weitere auf der Messe begrüssen zu dürfen. 
Neben den ausgestellten Werken bietet die photo basel ein umfangreiches Rahmenpro-gramm, u.a. kostenlose Führungen, spezielle Parcours und Panel Talks. 

Die photo basel präsentiert über 450 Werke von fast 170 Künstler:innen. Dabei setzt sie auf eine große Vielfalt an Positionen und zeigt sowohl zeitgenössische als auch klassische fo-tografische Arbeiten. 

Zu den Höhepunkten der Messe gehören inter-national bekannte künstlerische Positionen, u.a.: Vivian Maier, Man Ray, André Kertész, Philipp Giegel, Marina Abramovic´, Imogen Cunningham sowie Susa Templin, Carlos Leal, Roger Ballen und viele weitere. 
Die Liste aller teilnehmenden Galerien finden Sie unter www.photo-basel.com/galleries-2026-de

Alle Bilder © photo basel gmbh
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Basel | 5beyond photography«beyond photography» ist eine kuratierte Aus-wahl künstlerischer Positionen, die das Medi-um der Fotografie durch verschiedene experi-mentelle Drucktechniken sowie den Übergang vom zweidimensionalen Bild zur dreidimen-sionalen Form über seine traditionellen Gren-zen hinaus erweitern. Die Sektion vereint unterschiedliche Ansätze und stellt Praktiken in den Fokus, die das Medium Fotografie aktiv weiterdenken. 

Susa Templin (electron libre)Die Arbeiten von Susa Templin bewegen sich an der Schnittstelle von Fotografie, Skulptur und Installation. In ihren Werken untersucht sie Raum, Architektur und Wahrnehmung und überführt fotografische Bilder in plasti-sche Formen. Durch Schichtung, Fragmen-tierung und räumliche Anordnung entstehen vielschichtige Kompositionen, die zwischen Fläche und Körper, Abbild und Objekt oszillie-ren. So eröffnet Susa Templin neue Perspekti-ven auf das Verhältnis von Bild, Material und Raum. (electron libre) 

Ayo Banton (Doyle Wham)Ayo Banton arbeitet mit Fotografie, Licht und floralen Arrangements. Seine Werke entstehen aus sorgfältig komponierten Blumenskulptu-ren, die er fotografisch in vielschichtige Bild-welten überführt. Dabei verbindet er kunst-historische Bezüge mit einer zeitgenössischen fotografischen Sprache. Ayo Banton ver-bindet in seinen Arbeiten unterschiedliche fotografische Techniken. Neben solarisierten Prints und entwickelt er auch Verfahren, in denen er Cyanotypien mit digital erfassten Spektrogrammen pflanzlicher Signaldaten kombiniert. So entstehen Werke, die Natur, Wissenschaft und künstlerische Forschung miteinander verknüpfen. 

Inka und Niclas  (Dorothée Nilsson Gallery)Die skulpturalen Arbeiten des Künstlerduos entstehen in engem Bezug zu den ausgestell-ten Fotografien. Von Hand geformt und in eine fotografische Emulsion getaucht, tra-gen sie Fragmente desselben Bildes auf ihrer Oberfläche und übersetzen Fotografie in den dreidimensionalen Raum. So untersuchen die Künstler die Materialität, Lesbarkeit und räumliche Präsenz fotografischer Bilder. 
novum 
«novum» vereint Werke, die erstmals öffentlich gezeigt werden – entweder eigens für die photo basel neu produziert oder bis-lang ungesehene Arbeiten, sei es frisch abge-schlossen oder neu entdeckt beziehungsweise wiederentdeckt. Was sie verbindet, ist ihre Premiere: Jedes Werk wird dem Publikum der photo basel zum allerersten Mal präsentiert. 

annabelle’s choiceDas Magazin annabelle ist Partnerin der kom-menden Ausgabe der photo basel. Im Rahmen dieser Zusammenarbeit wählt die Bildredak-tion von annabelle eine Auswahl von Werken von Fotograf:innen, die aufgrund der Thema-tik oder Technik auf der Messe besonders her-vorgehoben werden. 

photo basel in conversationphoto basel präsentiert eine Reihe von Podiumsgesprächen zu unterschiedlichen Themen sowie Artist Talks mit Fotograf:innen, deren Arbeiten an der 11. Ausgabe von photo basel gezeigt werden. 

Öffnungszeiten
16. – 21.6.2026
Dienstag, 16 – 20.6.2026, 12–20 UhrSonntag, 21. 6.2026, 12–18 Uhr

Volkshaus Basel Rebgasse 12, CH-4058 Baselwww.photo-basel.com
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Unser Titelgesicht ist der Mainzer Fotograf Moritz 

Koch, der einer spannenden Generation von Foto-

graf:innen angehört und bereits in jungen Jahren 

bleibende Akzente setzt. Er erschafft ganze Filmwelten, 

um sie in einem einzigen Bild festzuhalten. Seine opu-

lenten Inszenierungen erzählen von der Sehnsucht 

nach einer besseren Zukunft und von der Brüchigkeit 

unserer Gegenwart.  

Auch MAURICE wird ein Kompendium der Fotografie 

sein. Es stellt Ausstellungen, Sammlungen, Festivals, 

Projekte und Fotobücher vor und porträtiert Foto-

graf:innen und Filmer:innen. Darüber hinaus widmen 

wir uns weiteren visuellen Ausdrucksformen, um die 

Perspektiven von Künstler:innen, Institutionen und 

Festivals sowie deren genreübergreifendes Arbeiten 

abzubilden.

Mit der beigefügten Ausschreibung möchten wir Sie 

einladen, sich an MAURICE zu beteiligen und mit 

spannenden Themen sowohl in der Printausgabe als 

auch online an 365 Tagen im Jahr präsent zu sein.

 

Wir freuen uns auf Ihre Rückmeldung, spannende 

Inhalte und Ihre Buchung. Sprechen Sie uns gerne 

an – für Fragen, Ideen und Projekte, für die wir ge-

meinsam mit Ihnen individuelle Lösungen entwi-

ckeln.

Mit zuversichtlichen Grüßen 

 

Mit freundlichen Grüßen

Kai Geiger 

Chefredakteur und Herausgeber 

arttourist 

geiger@arttourist.com

arttourist macht einen Kiosk auf ...

�... und schafft einen digitalen Raum für Kultur

www.arttourist.com
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Das Bucerius Kunst Forum in Hamburg widmet F.C. Gundlach 

zum 100. Geburtstag eine große Ausstellung – und erzählen da-

bei weit mehr als die Geschichte eines Starfotografen. Die Schau 

im Rahmen der 9. Triennale der Photographie Hamburg 2026 

beleuchtet Gundlach als Fotografen, Galeristen, Sammler, Unter-

nehmer und Netzwerker – und damit als einen der prägenden 

Akteure der deutschen Fotokultur. Rund 130 Fotografien Gund-

lachs, ergänzt um etwa 70 Werke aus seiner Sammlung, treten in 

einen dichten Dialog, darunter Arbeiten von Erwin Blumenfeld, 

Richard Avedon, Regina Relang oder Cindy Sherman. Die Stif-

tung F.C. Gundlach ist alleinige Leihgeberin dieser ersten großen 

Ausstellung seit seinem Tod 2021.

Der Titel „You’ll Never Watch Alone“ ist Programm: Fotografie 

erscheint hier nicht als isolierter künstlerischer Akt, sondern als 

Ergebnis von Allianzen – zwischen Magazinen und Modehäu-

sern, Fotoindustrie und Galerien, Museen und Medien. Gund-

lachs Karriere führt von Hamburg nach Paris, New York, Tokio. 

Seine Bilder spiegeln nicht nur Trends, sie prägen Vorstellungen 

von Geschlecht, Körper und Identität, die bis heute nachwirken.

Statt einer lückenlosen Retrospektive setzt die Ausstellung auf 

markante Schlaglichter: Gundlach als Modefotograf, der neue 

Bildsprachen erprobt; als Galerist und Laborbesitzer, der in Ham-

burg und Berlin junge Positionen fördert; als Lehrer und Samm-

ler, der Fotografie früh als eigenständige Kunstform etabliert. 

Neben den berühmten Modeaufnahmen sind bislang unveröf-

fentlichte Schwarzweiß- und Farbfotografien, Experimente und 

Neuentdeckungen zu sehen.

So entsteht das Panorama der Fotokultur seit den 1950er-Jahren, 

in der sich gesellschaftliche Umbrüche und ästhetische Debatten 

in Bildern verdichten. Die Ausstellung macht sichtbar, wie eng 

Gundlachs Werk mit diesen Entwicklungen verflochten ist – und 

wie sehr seine Vision unser heutiges Bildverständnis geprägt hat.

Von Monet bis Picasso.

Jüdische Kunstsammler:innen in Deutschland

11.09.2026 — 29.03.2027

Moderne Kunst in Deutschland ist ohne das Engagement jüdi-

scher Sammlerinnen und Sammler nicht zu denken. Die Aus-

stellung „Von Monet bis Picasso. Jüdische Kunstsammler:innen 

in Deutschland“ macht diese vergessenen Akteur:innen sichtbar: 

Sie rekonstruiert fünfzehn bedeutende Sammlungen und führt 

rund 100 Werke zusammen, die sich heute über Museen und Pri-

vatsammlungen weltweit verteilen – darunter Arbeiten von Paul 

Cézanne, Claude Monet, Paula Modersohn-Becker, Ernst Ludwig 

Kirchner, Franz Marc, Pablo Picasso, Camille Pissarro, Max Pech-

stein und Karl Schmidt-Rottluff.

Im Zentrum stehen Familien, Paare und Einzelpersonen wie 

die Familie Hirschland, Paul und Clothilde Schüler, Max Mei-

rowsky, Rosa Schapire und Margarete Mauthner. Viele ihrer Na-

men haben keinen Eingang ins kollektive Gedächtnis gefunden, 

ihre Sammelpraxis aber war ein integraler Bestandteil der deut-

schen Moderne. Die Ausstellung präsentiert diese Sammlungen 

in ihrem historischen Kontext: mit Gemälden, Zeichnungen, 

Druckgrafik, Skulpturen und Künstler:innenpostkarten – und 

mit Dokumenten, die die Sammler:innen als engagierte Prota-

gonist:innen eines lebendigen bürgerlichen Kunstlebens zeigen.

Die Schau macht sichtbar, wie jüdische Sammlerinnen und 

Sammler den neuen Stilrichtungen offen begegneten, wie sie 

Museen, Kunstvereine, Galerien und Künstler:innen unter-

stützten und so maßgeblich zur Etablierung moderner Kunst 

beitrugen.

Zugleich erzählt die Ausstellung von Ausgrenzung, Entrech-

tung, Enteignung, Vertreibung und Ermordung. Sie zeigt, wie 

politischer Druck, Zwangssteuern, Vermögenssperren und Aus-

reiseverbote zur Zerschlagung der Sammlungen führten und 

wie Netzwerke aus Händler:innen, staatlichen Akteur:innen, 

Museen und internationalen Käufer:innen an der Verwertung 

beteiligt waren. Die Wege der Werke werden bis in die Gegen-

wart nachverfolgt – auch dort, wo ihre Geschichte verschleiert 

oder vergessen wurde.

Konzipiert und kuratiert von Stefan Koldehoff und Kathrin 

Baumstark, verbindet „Von Monet bis Picasso. Jüdische Kunst-

sammler:innen in Deutschland“ kunsthistorische und -soziolo-

gische Forschung mit Erinnerungskultur. Die Ausstellung holt 

die jüdischen Sammlerinnen und Sammler, ohne die die Moder-

ne in Deutschland kaum denkbar wäre, mit ihren Werken und 

Geschichten zurück ins öffentliche Bewusstsein.

Bucerius Kunst Forum 

Alter Wall 12 | 20457 Hamburg

www.buceriuskunstforum.de

Öffnungszeiten: täglich 11 – 19 Uhr, donnerstags 11 – 21 Uhr

Hamburg

F.C. Gundlach

You‘ll Never Watch Alone 

08.05.–16.08.2026

Paula Modersohn-Becker, Vier Kinder vor Landschaft mit Moorkanal, um 1900, Kunst-

sammlungen Chemnitz-Museum Gunzenhauser, Eigentum der Stiftung Gunzenhauser

© Foto: Archiv Museum Gunzenhauser | (Sammlung Wilhelm Landmann)

F.C. Gundlach, Op Art-Badeanzug, Brigitte Bauer, Sinz Bademoden, Vouliagmeni, 1966 © F.C. Gundlach / Stiftung F.C. Gundlach

F.C. Gundlach, Wilhelmina Cooper, „Fashion Studio“, Hamburg 1965 | © F.C. Gundlach / Stiftung F.C. Gundlach

F.C. Gundlach, „Kostüme der Saison“, Eleanor vor dem Brandenburger Tor, Berlin (West), 

1955 © F.C. Gundlach / Stiftung F.C. Gundlach
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Bianca Daniel arbeitet seit über dreißig Jahren an einer Bildsprache, die grafische Klarheit und 

malerische Offenheit miteinander verbindet. Als Unternehmerin, Designerin und Künstlerin ent-

wickelte sie früh eine eigenständige Praxis zwischen Gestaltung und freier Kunst. Kunst und Design 

versteht sie als gleichwertige Ausdrucksformen, die aus demselben visuellen Denken hervorgehen 

und Form als bewusste Setzung begreifen. 

Im Zentrum ihres künstlerischen Werks steht häufig die weibliche Figur. Reduziert auf Linie, Fläche 

und Haltung bewegt sie sich zwischen Gegenständlichkeit und Abstraktion, ohne narrativ gebun-

den zu sein. Anschnitte, offene Kompositionen und eine zurückhaltende Farbigkeit lenken den 

Blick auf ein Selbstverständnis von Identität und innerer Stärke, das keiner Behauptung bedarf. 

Die Künstlerin verwendet überwiegend Acryl, Kohle und Tusche auf Leinwand, Papier oder Holz. 

Charakteristisch ist ihr entschiedener Einsatz des zeichnerischen Strichs, der Übergänge sichtbar 

lässt und das Unvollendete als Teil der Komposition begreift. So entstehen Arbeiten, in denen Kon-

trolle und Intuition in ein ausgewogenes Verhältnis treten. 

Hamburg

Bianca Daniel
Ein Innehalten im Strom des immer weiter, 

immer mehr, immer noch.

Credits: Bianca Daniel, Fotos: Oliver Reetz

ENOUGH
Im Verlag Ludvig Rage erschien am 29. April 2026 die 200-seitige Künstlerpublikation „ENOUGH.“, 

deren Veröffentlichung von einer Ausstellung in der Galerie Daniel und die Kunst begleitet wird. 

Sie versammelt zentrale Arbeiten der Künstlerin, gibt Einblicke in ihre Praxis und wird durch Essays 

sowie begleitende Texte ergänzt. Das Buch versteht sich als Einladung, über das „Genug-Sein“ in 

einer Welt nachzudenken, die beständig nach „mehr“ verlangt, und widmet sich der Frage, was es 

heißt, als Frau, als Mensch und als künstlerische Haltung genug zu sein. 

Die Publikation wird ergänzt durch Beiträge von Kunsthistorikerinnen und Autorinnen, die neue 

Perspektiven auf das Werk eröffnen. Ein weiterer Teil widmet sich persönlichen Begegnungen: 

Porträts starker Persönlichkeiten in ihren eigenen Räumen, gemeinsam mit den Kunstwerken, die 

sie begleiten. 

Mit dieser Publikation setzt Bianca Daniel kein Ausrufezeichen, sondern einen Punkt – ein leises 

Manifest für Selbstakzeptanz, gegenseitige Anerkennung und das Recht, einfach zu sein. Ihre Arbeit 

verhandelt Fragen von Identifikation, weiblicher Rolle, Selbstermächtigung und Präsenz – Themen 

von hoher gesellschaftlicher Relevanz. 

Die Künstlerin lebt und arbeitet in Hamburg. 

Galerie Daniel und die Kunst

Am Kaiserkai 30, 20457 Hamburg

www.danielunddiekunst.com

@danielunddiekunst

Mobil | 0151.10 17 55 75

Künstlerpublikation 

ENOUGH.

Bianca Daniel

Verlag Ludvig Rage
 

Limitierte Edition von 500 Exemplaren

Erhältlich u. a. in der Galerie Daniel und die Kunst,  

im Shop der Hamburger Kunsthalle sowie direkt unter  

www.ludvigrage.club/daniel

Genugsein ist eine Entscheidung.  

Im Menschsein wie im Künstlerischen.  

Sie fällt in dem Moment, in dem nichts mehr 

hinzugefügt werden muss.
Bianca Daniel
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Hotels

25_altes hafenamt boilermanbar © Stephan Lemke

25h hamburg altes hafenamt
Das denkmalgeschützte Alte Hafenamt ist ge-

lebte Geschichte! In seiner ursprünglichen 

Funktion war das backsteinerne Gründerzeit-

Ensemble das Amt für Strom- und Hafenbau. 

Es wurde 1885/86 auf dem Grasbrook im ent-

stehenden Freihafen erbaut und ist das älteste 

Gebäude der HafenCity. Im Hafenamt wurden 

nicht nur die Karte geschrieben, sondern es war 

auch lange Zeit Anlaufstelle für die Seeleute, die 

ihre Erlebnisse aus allen Herren Ländern mitge-

bracht haben. Diese Biografie sowie der sensible 

Umgang mit dem alten Bau stellen die Leitlinie 

für das Interieur Design dar. Dafür zeichnet das 

Augsburger Designteam DREIMETA um Armin 

Fischer verantwortlich und gestaltete da Hotel 

im Stile eines wohnlichen Kapitänsheims: 

Osakaallee 12, 20457 Hamburg | www.25hours-

hotels.com/de/hamburg/altes-hafenamt/

Superbude Hotel Hamburg St. Pauli Interior, 501 Levis Bude © 

Superbude

Superbude St. Pauli / Schanze
Die Superbude in der Schanze ist die ideale 

Startrampe für Konzerte, Bar- & Clubkultur im 

Schanzen- und Karoviertel, sowie die sündigste 

aller Meilen - der Reeperbahn. Das Hotel verfügt 

über 89 Zimmer mit „Rolf Heide Designbetten“, 

ein Flat-TV und Highspeed-Wlan, eigenem Bad 

mit Regendusche, WC und Wärmelampe so-

wie Handtücher, Föhn und unsere handmade 

Dailysoap sind immer inklusive. In der direkten 

Umgebung der Superbude St. Pauli begegnet 

Ihr Streetart, Kunst und Musik, soweit das Auge 

reicht. Mit super Angeboten und coolen Events 

ist die Sternschanze ein heiß begehrtes Pflaster.

Juliusstr. 1-7, 22769 Hamburg 

www.superbude.com/hotel-hamburg/st-pauli/ 

www.superbude.de

Kaffee

© Silke Schmidt 

Café und Rösterei Elbgold 
Die richtige Röstung ist eine Wissenschaft für 

sich – perfekt beherrscht wird sie bei Elbgold. 

Die Hamburger Kaffeerösterei hat es sich zur 

Aufgabe gemacht, die weltweit besten Bohnen 

zu finden, um sie dann vor Ort zu veredeln – 

mit einer eigenen Vorstellung, wie guter Kaffee 

zu schmecken hat. Alle Kaffeebohnen stammen 

dabei direkt von den Produzenten, beispiels-

weise aus Äthiopien oder Peru, und werden fair 

und nachhaltig gehandelt. Durch die Röstung 

in Hamburg erhalten die verschiedenen Kaffee-

sorten dann ein individuelles Röstprofil, um 

einen jeden Geschmack zu treffen – egal, ob Sie 

klassischen Geschmack oder neueste Trends be-

vorzugen. 

Lagerstraße 34c, 20357 Hamburg 

www.elbgold.com

Restaurants

© Salt & Silver, Hamburg

Salt & Silver
Soul Food Restaurant
Aus der Weltreise zweier Freunde wurde ein Res-

taurantkonzept. Unter dem Motto „Travel, Surf, 

Eat“ kredenzt das Salt & Silver bei entspannter 

Atmosphäre und trendigem Interieur exquisite 

lateinamerikanische und levantinische Küche 

mit Fernwehcharakter. Tür an Tür, vereint un-

ter einem Dach, bieten die beiden Restaurants 

ihren Gästen dabei zwei ganz unterschiedliche 

Küchen an. So hat man die Wahl, sich entweder 

mit erstklassigen Speisen aus dem Nahen Osten 

in die kulinarische Levante-Welt versetzen zu 

lassen oder aber mit lateinamerikanischen De-

likatessen das „pura vida“ in vollen Zügen aus-

zuschöpfen.

St. Pauli Hafenstraße 136-140, 20359 Hamburg-

Sankt Pauli | www.saltandsilver.de

Weinbar

 
© Marie Köstel

Die Alte Druckerei
Die Weinbar „Die Alte Druckerei“ verbindet 

stilvolles Ambiente mit entspannter Atmo-

sphäre und ist ein besonderer Treffpunkt für 

Weinliebhaber in Hamburg. In den charman-

ten Räumen einer ehemaligen Druckerei trifft 

industrieller Charakter auf warme Details und 

schafft so einen Ort mit eigenem Flair. Die sorg-

fältig kuratierte Weinauswahl legt den Fokus 

auf europäische Winzer, ergänzt durch saisona-

le Kleinigkeiten, die perfekt auf das Angebot ab-

gestimmt sind. Ob für einen ruhigen Abend zu 

zweit oder ein geselliges Beisammensein – die 

Alte Druckerei steht für Genuss, Qualität und 

eine persönliche Handschrift fernab klassischer 

Weinbar-Klischees.

Kattrepel 2, 20095 Hamburg

www.die-alte-druckerei.de

Kultur

Sommerfestival außen, Foto © Anja Beutler

Internationales Sommerfestival 
2026
05.08. – 23.08.2026
Mit dem Internationales Sommerfestival Kam-

pnagel verwandelt sich das Gelände von Kam-

pnagel  auch in diesem Jahr wieder in einen 

pulsierenden Treffpunkt für Kunstschaffende 

und Publikum aus aller Welt. Über mehrere 

Wochen im August präsentiert das Festival 

in Hamburg ein vielschichtiges Programm zwi-

schen Theater, Tanz, Musik, Performance und 

bildender Kunst. 

Scharreestraße 20, 22303 Hamburg

www.kampnagel.de

Literaturhaus Hamburg Longlist © Daniel Müller

Literaturhaus Hamburg
Im September 1989 öffnete das Literaturhaus 

auf der Uhlenhorst erstmals seine Tore für Ver-

anstaltungen. Seitdem hat sich die weiße Villa 

am Schwanenwik zum literarischen Treffpunkt 

der Stadt entwickelt – mit großer überregiona-

ler Ausstrahlung. Hier kommen Schriftstelle-

rinnen, Autoren, Künstlerinnen, Philosophen, 

Journalistinnen und Übersetzer zusammen, um 

ihre Werke der Öffentlichkeit zu präsentieren 

oder über aktuelle kulturelle und gesellschaft-

liche Fragen zu diskutieren.  

Schwanenwik 38, 22087 Hamburg 

www.literaturhaus-hamburg.de

Nica Jazz Club © Julia Schwendner

Nica Jazz Club 
Der NICA Jazz Club wurde im November 2024 

direkt neben dem Rathaus eröffnet – im Her-

zen der Stadt. Programmatisch setzt NICA auf 

einen breiten Genre-Kosmos: Jazz in all seinen 

Facetten, so dass er auch ein nicht jazzaffines 

Publikum anspricht, dazu Funk, Soul, Blues 

und World Music. Sowohl internationale Top-

Stars als auch lokale Entdeckungen treten im 

NICA mit beeindruckendem Ambiente und 

schönstem Blick auf das Alsterfleet auf. Im 

NICA finden fast täglich Konzerte statt, eine 

ausgewählte Bar-, Speisen und Snack-Gastro-

nomie rundet den Konzertabend für die Gäs-

te ab. Der ca. 400 qm große Saal bietet sitzend 

Platz für bis zu 300 Gäste.  Nach nur andert-

halb Jahren hat sich der Club als einer der welt-

weit besten Jazzclubs etabliert.

Alter Wall 20, 20457 Hamburg 

www.nica-jazzclub.de

© Schanzenkino

LOTTO Hamburg 
Open-Air-SchanzenKino 2026
18.07. – 30.08.2026
Allabendlich präsentieren das Open-Air-Schan-

zenKino über einen Zeitraum von 6 ½ Wochen 

ein abwechslungsreiches Filmprogramm. Nach 

mehr als 25 Jahren hat das Open-Air-Schanzen-

Kino längst Kultstatus erreicht. Mitten im Her-

zen Hamburgs liegt das Freiluftkino idyllisch 

im Sternschanzenpark. Einzigartig in Deutsch-

land ist ihr Multiplex-Freiluftkino-Konzept mit 

zwei Filmen am Abend, das jedem Gast ein in-

dividuelles Filmvergnügen ermöglicht

Sternschanze 1 A, 20357 Hamburg 

www.schanzenkino.de

Hamburg Tipps

Restaurant KASA Hamburg
Arte – italienisch für Kunst und für das im Fol-

gende beschrieben gastronomische Projekt das 

verbindende Element: Architektur, Malerei, 

Musik, Genuss, all das vereint KASA, der Ort, 

an dem Claudio Sambito seine Gäste willkom-

men heißt und sie mit auf die Reise nimmt. 

Auf eine Reise beginnend bei seinen Wurzeln 

in Sizilien, das über die Jahrhunderte diverse 

Völker angezogen hat und durch seine Lage im 

Mittelmeer eine ganz eigene Kultur und Küche 

ausgeprägt hat. Diese ist regional, traditionell, 

mit Wurzeln weit zurück in die Antike, doch 

sie ist auch immer modern, denn die Insel-

bewohner und Bereisende gaben stets auch 

Ideen, unbekannte Zutaten, Praktiken von 

außen, reicherten an, was sich als Grundlage 

in der Küche Siziliens, auf seinem fruchtbaren 

Boden mit seinen besonderen klimatischen 

Bedingungen fand.

Noch eine Erklärung zum Namen des Res-

taurants, denn dieser beinhaltet viel der 

Konzeptidee: der Begriff des Zuhauses findet 

sich ja im italienischen Casa, was mit „C“ 

geschrieben wird.

Casa aus dem Lateinischen bedeutet über-

dachter Ort. KASA mit „K“ hingegen ent-

spricht im Japanischen der dreieckigen 

Kopfbedeckung, die wiederum einem Dach 

ähnelt.

Der Gedanke, dass sich die Gäste behütet, 

beschützt und wohl fühlen begleitet die Visi-

on des Gründers, zudem erlaubt das „K“ die 

Anspielung auf die internationalen Einflüsse 

und irritiert den Besucher auf positive Art, 

dass das KASA kein typisches italienisches 

Restaurant ist.

Bellealliancestraße 32, 20259 Hamburg 

www.kasahamburg.de

Claudio Sambito im KASA Restaurant © KASA Restaurant
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Peter Hujar, Selbstportrait (II), 1975 © The Peter Hujar Archive / VG 

Bild-Kunst, Bonn 2026, Courtesy of The Peter Hujar Archive / ARS, 

New York, and Pace Gallery, Fraenkel Gallery, Maureen Paley, and 

Mai36

Bonn
Peter Hujar 
Eyes Open in the Dark
bis 23.08.2026
Der Fotograf Peter Hujar war eine zentrale Figur 

in der queeren Downtown-Szene im New York 

der 1970er und frühen 1980er Jahre. Als er 1987 

an einer AIDS-bedingten Lungenentzündung 

starb, waren seine Fotografien der breiteren 

Kunstwelt weitgehend unbekannt. Heute zählt 

er zu den wichtigen Fotografen der zweiten 

Hälfte des 20. Jahr- hunderts.  Peter Hujar stu-

dierte Anfang der 1950er Jahre Fotografie an 

der School of Industrial Arts in Manhattan und 

arbeitete zunächst als Modefotograf. Zu Beginn 

der 1970er Jahre gab er die kommerzielle Foto-

grafie auf und führte ein finanziell prekäres Le-

ben mit gelegentlichen Ausstellungen.  Mit sei-

nen klassisch wirkenden Schwarz-Weiß-Fotos 

– Portraits, Tiere, Architektur und Landschaf-

ten, die sich zumeist auf ein Einzelmotiv kon-

zentrieren und dieses in seiner vollen Existenz 

durchdringen – steht Peter Hujar im Gegensatz 

zu den fotografischen Strömungen seiner Zeit. 

Sein Hauptinteresse galt der Porträtfotografie.  

KulturpartnerMedienpartner Gefördert durch

SEX WORK 
EINE KULTURGESCHICHTE 
DER SEXARBEIT 

2. APRIL – 25. OKTOBER 2026 
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Franz Rehfeld (zugeschrieben), Fetischfotografie aus den 1930er Jahren © Sammlung Siegfried Sander  

mit großem Dank für die freundliche Unterstützung von GRAUWERT und Wolfgang Söder

Kunst- und Ausstellungshalle der Bundesrepublik Deutschland 

www.bundeskunsthalle.de

Jetzt Tickets sichern! 
www.bundeskunsthalle.de/tickets

Ausstellungsplakat © Bundeskunsthalle, Bonn

Sex Work
Eine Kulturgeschichte der 
Sexarbeit 
bis 25.10.2026
Die Geschichte der Sexarbeit lässt sich von 

weit vor der Antike bis in die Gegenwart 

verfolgen. Welches Menschenbild die Zeit 

prägte, welche Werte galten und wer Macht 

ausübte, lässt sich auch daran ablesen, wie 

gesellschaftlich mit Sexarbeit umgegangen 

wurde.  Die Ausstellung setzt Schlaglichter 

auf Kunst- und Kulturgeschichte ebenso wie 

auf gesellschaftspolitische Themen der Ge-

genwart. 

Bundeskunsthalle | www.bundeskunsthalle.de

Herlinde Koelbl, Fadenkreuze für das Leben, 2025, © Herlinde 

Koelbl.

Bonn
Herlinde Koelbl
Fadenkreuze im Leben
05.11.2026 – 24.01.2027
Krebs betrifft uns alle – und doch bleibt 

vieles unsichtbar. In ihrer neuen Ausstel-

lung  Fadenkreuze für das Leben  öffnet 

Herlinde Koelbl den Blick auf einen sel-

ten gezeigten Teil der Krebsbehandlung: 

die Strahlentherapie. Ausgehend von ihrer 

eigenen Brustkrebserkrankung entstand 

ein bewegendes fotografisches Projekt über 

Verletzlichkeit, Hoffnung und Würde, das 

erstmals im Kunstmuseum Bonn ausgestellt 

wird.

Herlinde Koelbl porträtiert Menschen aller 

Altersgruppen, zeigt die Markierungen auf 

deren Körpern und Porträts von Patient:in-

nen, Menschen, die sich in außergewöhn-

licher Offenheit zeigen. Die Fadenkreuze, 

im Militär Symbole des Tötens, werden hier 

zu Zeichen des Überlebens. Zwischen Do-

kumentation und Kunst entsteht eine Se-

rie von großer Tiefe, die Tabus bricht, Mut 

macht und einen Blick auf das Leben er-

laubt, der sonst verborgen bleibt.

Kunstmuseum Bonn | www.kunstmuseum-bonn.de

Bonn
Fluchtpunkt Paris
Gisèle Freund, Rogi André, 
Madame d‘Ora
01.10.2026 – 24.01.2027
Nach dem Ersten Weltkrieg zog Paris Intel-

lektuelle und Kunstschaffende aus ganz Eu-

ropa an – so auch die Fotografinnen Gisèle 

Freund, Rogi André und Dora Kallmus alias 

Madame d’Ora. Die drei noch jungen Künst-

lerinnen widmeten sich dem pulsierenden 

Kulturleben der Metropole und hielten es 

in eindrucksvollen Aufnahmen fest. Anfang 

der 1940er-Jahre mussten Freund, André und 

Kallmus aufgrund ihrer jüdischen Herkunft 

die Stadt verlassen. Auf teils verschlungenen 

Wegen kehrten sie später nach Paris zurück. 

Ihre fotografischen Arbeiten erzählen von 

Aufbruch und Verfolgung, künstlerischer 

Innovation, gesellschaftlichem Engagement 

und vom Überleben im Exil.

LVR-Landesmuseum Bonn 

www.landesmuseum-bonn.lvr.de

Franco Vaccari, Photomatic d’Italia, 1972-3, collage di photostrip e 

fotografia su cartoncino / collage of photostrips and photograph 

on cardboard, cm.50x30

Bozen (I)
Feedback
The Environments of 
Franco Vaccari (working title) 
bis 13.09.2026 
Das Museion präsentiert mit Feedback. Die 

Environments von Franco Vaccari eine um-

fassende Ausstellung, die einer der bedeu-

tendsten Figuren der Kunst der italienischen 

Nachkriegszeit und der Konzeptkunst gewid-

met ist. Sie vereint Foto- und Videoarbeiten, 

Künstlerbücher und Archivmaterialien und 

bietet einen ersten institutionellen Überblick 

über Vaccaris Rauminstallationen als wesent-

lichen Bestandteil seiner Praxis. Ursprünglich 

zu Ehren seines 90. Geburtstags geplant, ist 

dies die erste große Werkschau des Künstlers 

seit seinem Tod im Dezember 2025. 

MUSEION Museum für moderne und zeitgenössi-

sche Kunst | www.museion.it/de/ 

Fanny Bullock mit Plakat „Votes for Women“, 1917

(Foto: William Hunter Workman – Library of Congress, ID 

cph.3c08071)

Bruneck (I)
Frauen der Berge – Berge der 
Frauen
bis 30.09.2026
Frauenberge, Berge der Frauen sind in dreifa-

cher Weise interpretierbar: als Berge heiliger 

Frauen, also keltische Kultplätze der drei hei-

ligen Frauen (Bethen) Ambeth, Wilbeth und 

Borbeth, die nach den Reformationskriegen 

„einchristianisiert“ zu Margareta, Katharina 

und Barbara wurden; als Berge, die gemäß einer 

typisch patriarchalischen Aussage von Albert 

Frederick Mummery für Frauen eine alpine 

Leistung, aber für Männer nur ein Spaziergang 

sind; und als Berge, die nach Alpinistinnen be-

nannt sind, die in den Anfängen des Alpinis-

mus Großartiges geleistet haben. Den hervor-

ragenden Alpinistinnen, die das Frauenbild 

als ebenbürtige Partnerinnen der Männer im 

Gebirge formten und dafür mit Bergen überall 

auf der Welt, die ihren Namen tragen, geehrt 

wurden, ist diese Ausstellung gewidmet.

Fortsetzung von  Seite 13

© Courtesy Dora Budor & Noah Barker, 2025 

Berlin
n.b.k. Showroom
Dora Budor & Noah Barker 
bis 02.08.2026
Dora Budors und Noah Barkers kollaborative Praxis entspringt ihrem gemeinsamen Inter-

esse an Kartografien von Macht und Begehren, in denen ökonomisches Fortschrittsstreben 

auf psychologische Resonanz trifft.

Als Prolog der Premiere ihrer neuen gemeinsamen Videoarbeit Monte Carlo Method im 

November 2026 im n.b.k. werden im Juni im n.b.k. Showroom Budors Videoarbeit Life-

like (2024) und Barkers Werkserie Juniper (2026) einander gegenübergestellt. Die Werke 

sind charakteristisch für ihren gemeinsamen Schaffensprozess – sie behandeln instabile 

Zustände und vermitteln ein Gefühl für die eigene psychophysische Infrastruktur. 

Nora Turato. they filled me up 
with words
bis 31.08.2026
Sprache – in gesprochener wie geschriebe-

ner Form – ist zentrales Merkmal in Nora 

Turatos Werk, das von der Künstlerin in 

Wandarbeiten, Videos, Sound, Perfor-

mances und ihren Künstlerinnenbüchern 

der Serie pool erforscht wird. Dabei arbei-

tet sie mit vorgefundenem Material aus 

vielseitigen Quellen wie u. a. dem Internet, 

Social Media, Presse, Büchern, Filmen, Mu-

sik und Gesprächen. Von der Künstlerin ge-

sammelt und akribisch neu geordnet, wird 

ein Überfluss an Wortmaterial bis auf die 

Essenz heruntergebrochen. Turato macht 

so auf gesellschaftliche Bedingtheiten, Ent-

wicklungen und Phänomene aufmerksam, 

die der Sprache zugrunde liegen und deren 

Gebrauch prägen.

Neuer Berliner Kunstverein | www.nbk.org Nora Turato, Portrait, Foto © El Hardwick

www. .com Weiter auf Seite 36
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In einer Welt der flüchtigen digitalen 
Schnappschüsse steht der Name ALPA für 
das genaue Gegenteil: Beständigkeit, 
kompromisslose Präzision und die Re-
duktion auf das Wesentliche. Die in Zü-
rich ansässige Manufaktur gilt heute als 
einer der weltweit exklusivsten Hersteller 
von High-End-Kamerasystemen für die 
professionelle Architektur-, Landschafts- 
und Sachfotografie. ALPA Switzerland 
blickt auf eine bewegte Geschichte zu-
rück, die ihre Wurzeln in der Schweizer 
Feinmechanik-Tradition hat. Nach der 
Neuausrichtung in den 1990er-Jahren 
transformierte sich das Unternehmen 
von einem klassischen Kamerahersteller 
zu einer Modul-Schmiede für Perfektio-
nisten.

Das Herzstück der ALPA-Philosophie ist 
die Modularität. Anstatt Wegwerfpro-
dukte zu kreieren, fertigt ALPA Werk-
zeuge, die über Jahrzehnte hinweg mit 
verschiedenen digitalen Rückteilen, Ob-
jektiven und Zubehörteilen kombiniert 
werden können. Jedes Gehäuse wird mit 
minimalsten Toleranzen aus massiven 
Blöcken einer speziellen Aluminiumle-
gierung gefräst – ein Standard, der sonst 
eher in der Luft- und Raumfahrt zu fin-
den ist.

ALPA of SwitzerlandDie Architektur der Perfektion in der Fotografie
Wir sprachen mit Hans Keist und Patrick 
Lambertz (Managing Partners ALPA of  
Switzerland AG)Wie ist die bewegte Geschichte von 

ALPA, von einem Unternehmen der 
Uhrenindustrie hin zu einem der füh-
renden Kamerahersteller und wie hat 
sich das Unternehmen seit seiner Neu-
gründung in den 1990er-Jahren entwi-
ckelt? 
Patrick Lambertz: ALPA hat tatsächlich 
eine bewegte Geschichte, die ein Stück weit 
in Vergessenheit geraten ist. Das möchten 
wir ändern, denn die Wurzeln der Marke 
prägen uns bis heute: Präzision, Haptik 
und eine gewisse technische Eigenwillig-
keit. Das Mutterunternehmen Pignons SA 
wurde 1918 in Ballaigues gegründet und 
belieferte zunächst die Uhrenindustrie mit 
feinmechanischen Komponenten. Schon der 
Name sagt viel: „Pignons“ bedeutet Zahn-
rad oder Ritzel. Als die Uhrenindustrie in 
den 1920er-Jahren in eine Krise geriet, 
musste Pignons diversifizieren. Die Kamera 
war damals eine naheliegende, aber auch 
mutige Option.
Dafür engagierte man einen hochkarätigen 
Ingenieur namens Bolsky beziehungsweise 
Bogopolsky, der eine völlig neue Kleinbild-
kamera entwickelte. Bolsky war übrigens 
auch für die Entwicklung der legendären 
16-mm-Filmkamera Bolex verantwortlich.Hans Keist: ALPA hat sich eigentlich nie 

über Masse definiert, sondern immer über 
Eigenständigkeit und Qualität. Ein Ver-

gleich zeigt das recht deutlich: Während 
zum Beispiel Leica von nur einem Modell 
– der Leica M3 – zwischen 1954 und 1967 
allein 220.000 Stück produzierte, verkaufte 
Pignons zwischen 1944 und 1990 über alle 
Modelle hinweg nur rund 45.000 ALPA Ka-
meras. Das macht die raren ALPA-Modelle 
bei Sammlern heute so begehrt. 

Hinzu kommt, dass die ALPA-Kameras 
immer schon sehr eigenständige Konstruk-
tionen mit individuellen technischen Lö-
sungen waren. Und ihre Beständigkeit ist 
geradezu legendär.Mitte der 90er traf die Krise in der Uhren-

industrie schließlich auch Pignons SA. Das 
Zürcher Ehepaar Ursula Capaul & Thomas 
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Weber übernahm aus der Konkursmas-se die Markenrechte mit dem Ziel, unter dem Namen ALPA 12 ein völlig neues, modulares Kamerasystem im Mittelfor-mat zu entwickeln. Nach einem etwas holprigen Start fand das System viele leidenschaftliche Anhänger und entwi-ckelte sich zum bevorzugten Instrument anspruchsvoller Architektur- und Studio-fotografen – zunehmend auch namhafte zeitgenössische Künstler.2022 habe ich das Unternehmen über-nommen, da es bei Capaul und Weber keine familieninterne Nachfolge gab. Patrick Lambertz komplettiert seit März 2025 die Geschäftsleitung. Gemeinsam mit unserem Team möchten wir die Marke und diese einzigartigen Produkte in die Zukunft führen. 

Welche Rolle spielt die Schweizer Präzisionstradition für Ihre Produk-te?
Patrick Lambertz: Die Schweizer Prä-zisionstradition ist für uns kein Label, das man einfach auf eine Verpackung druckt. Sie steckt in der Art, wie unsere Produkte entstehen, wie sie sich anfüh-len und wie lange sie funktionieren.Die ALPA 12-Produkte werden seit über dreißig Jahren mit unseren eingespielten Partnern in der Schweiz produziert. Das merkt man schon in der Haptik. Wer einmal eine ALPA in der Hand gehabt hat, vergisst diesen Eindruck nicht mehr.Swissness zeigt sich für uns aber auch in der Nachhaltigkeit der Produkte. Wir hatten erst kürzlich Besuch von Simon Depardon – dem Sohn von Raymond Depardon, dem französischen Magnum Fotografen und ersten ALPA 12-Kunden. Simon brachte die 30 Jahre alte analoge ALPA 12 WA seines Vaters mit und frag-te, ob er sie auch digital benutzen könne.Mit ein paar Handgriffen haben wir ein digitales Rückteil und einen Auslöser angebracht – und schon konnte er die Kamera auf zeitgemäßem technischem Niveau weiterverwenden. Mit den ori-ginalen Objektiven. Und analog mit Rollfilm funktioniert sie natürlich auch weiterhin.

Wir haben die Patina bewahrt, die Ka-mera gereinigt, eine Wasserwaage aus-getauscht, und schon war sie wieder voll einsatzfähig. Für uns ist genau das Swissness: nicht Nostalgie, sondern die Fähigkeit, ein Werkzeug über Jahrzehnte lebendig zu halten.

Ihre Kameras werden oft als „Werk-zeuge“ oder „Instrumente“ beschrie-ben – was bedeutet das konkret?Hans Keist: Der Begriff „Instrument“ bringt sehr schön zum Ausdruck, dass man zu einer ALPA mehr als eine rein funktionale Beziehung hat. Ähnlich wie bei einem Musikinstrument verbringt man Zeit damit, sie zu verstehen und zu beherrschen. Und mit der Zeit ent-wickelt man eine besondere Fingerfertig-keit – und auch Schnelligkeit – in ihrer Bedienung.
Das kann sehr befriedigend sein, weil es einem maximale Kontrolle über das Er-gebnis zurückgibt. Viele moderne Kame-ras nehmen einem sehr viel ab, was in vielen Situationen wunderbar ist. Aber manchmal merkt man mit wachsender Erfahrung, dass man genau diese Dis-tanz wieder reduzieren möchte. Man möchte nicht nur auslösen, sondern ent-scheiden.

Eine ALPA ist in diesem Sinn puristisch. Sie zwingt einen nicht zur Langsam-keit, aber sie lädt zur Bewusstheit ein. Das ist vielleicht vergleichbar mit einer High-End-Audioanlage oder eben einer Stradivari. Entscheidend ist nicht nur, was sie technisch kann, sondern was sie 

mit einem macht. Man wird mit einem authentischen Erlebnis und Ergebnis be-lohnt.

Welche technologischen Entwick-lungen stufen Sie aktuell in der Fo-tografie als besonders relevant ein?Patrick Lambertz: Aus unserer Pers-pektive ist die Kameraindustrie an einem Punkt angelangt, an dem reine Leis-tungsdaten nicht mehr alles entscheiden. Viele Systeme sind heute technisch auf einem sehr hohen Niveau. Performance wird sozusagen zur Commodity.Mit digitalen Rückteilen im Mittelfor-mat und entsprechend hochkarätigen Objektiven besetzt ALPA zwar immer noch die Referenzklasse, was die Bild-qualität angeht. Gleichzeitig sehen wir zum Beispiel bei den Teilnehmerinnen 

und Teilnehmern unserer ALPA Esca-pes, dass andere Fragen an Bedeutung gewinnen:
Inspiriert mich eine Kamera, rauszu-gehen und zu fotografieren? Bringt sie mich dazu, genauer hinzusehen? Fordert sie mich heraus, besser zu werden? Gibt sie mir mehr Kontrolle – oder nimmt sie mir eher etwas ab?

In einer Zeit, in der wir immer häufiger das Steuer aus der Hand geben, ist eine ALPA fast ein Gegenentwurf: ein Werk-zeug, das den Fotografen wieder in die Mitte stellt. Sie hilft, den Autopiloten ab-zustellen und bewusster zu sehen und zu gestalten.
Gleichzeitig sind wir überzeugt, dass die persönliche Nähe zu Künstlern und Fotografen eine immer wichtigere Rolle spielt. Nicht nur die Technologie zählt, sondern auch das Umfeld, die Haltung und der Austausch, der daraus entsteht.

Welche Rolle spielt dabei die Digita-lisierung? 
Patrick Lambertz: Wenn wir über Auf-nahme und Nachbearbeitung sprechen, ist Digitalisierung zunächst einmal eine weitere Art, Licht einzufangen und sicht-bar zu machen. Nicht mehr und nicht weniger.

Ich selbst habe als Student in meinem Heimlabor keine Lüftung installiert und mich dadurch auf die Chemikalien sen-sibilisiert. Irgendwann wurde die Labor-arbeit für mich gesundheitlich unmög-lich. Als die digitale Fotografie reif genug war, war das für mich eine Erlösung.Ich liebe und praktiziere nach wie vor ana-loge Fotografie – sie hat ihren ganz eige-nen Charme. Die Digitalisierung, auch in der Nachbearbeitung, bietet hingegen viele Möglichkeiten, auf die ich nicht mehr ver-zichten möchte. Und sei es nur bei der Be-arbeitung analoger Negative.Für mich sind analog und digital kei-ne Glaubensfrage. Es sind zwei unter-

schiedliche Wege, mit Licht und Zeit umzugehen.

Wie werden die KI und die sich ra-sant weiterentwickelnde Technik die Fotografie verändern, die Kamera abschaffen?
Hans Keist: Das kann heute niemand seriös mit Sicherheit sagen. Aber es ist of-fensichtlich, dass KI die Bildproduktion tiefgreifend verändern wird.In einigen Bereichen der angewand-ten Fotografie wird sie aus rein wirt-schaftlichen Gründen eine große Rol-le spielen. Wenn ein Bild vor allem eine bestimmte Stimmung, Oberflä-che oder Kulisse liefern muss, wird KI oft schneller und günstiger sein. Gewisse kommerzielle Bildwelten werden deshalb möglicherweise ganz 

oder teilweise in diese Richtung ab-wandern.
Gleichzeitig glauben wir, dass dadurch das tatsächlich fotografierte Bild wieder an Bedeutung gewinnen kann. Gerade anspruchsvolle Marken, Künstler und Sammler werden stärker unterscheiden: Ist dieses Bild berechnet worden – oder ist jemand tatsächlich dort gewesen? Hat jemand gesehen, entschieden, ge-wartet, gearbeitet?

Eine steigende Skepsis gegenüber künst-lich erzeugter Authentizität könnte dazu führen, dass echte, fotografisch ent-standene Bildwelten wieder bewusster wahrgenommen werden. Die Kamera wird deshalb aus unserer Sicht nicht verschwinden. Aber sie könnte wieder bewusster gewählt werden – weniger als Alltagsgerät, mehr als Instrument einer Haltung.

Ist Technik oder Kreativität wichti-ger – oder untrennbar miteinander verbunden?
Hans Keist: Die Kreativität ist der Funke, der durch die stimmige Nutzung von Technologie zur vollen Entfaltung kommt. Technische Neuerungen ermög-lichen oft auch neues Sehen. Sie sind vielleicht nicht untrennbar miteinander verbunden, aber stehen sicherlich in ei-ner fruchtbaren und offenen Beziehung zueinander. 

Wer sind Ihre Kunden?Patrick Lambertz: Unsere Kunden sind so vielseitig und individuell wie unsere Kameras. Da sind professionelle Fotografen und anspruchsvolle Enthu-siasten. Weltberühmte Künstler, Archi-tekten, Designer, Unternehmer aus allen Ländern der Welt. Was sie alle vereint, ist die Beziehung zur Fotografie und die Sehnsucht oder auch der Drang, sich in Bildern auszudrücken. Viele von ihnen publizieren Bücher, machen Ausstel-

lungen. Wir sehen uns dabei als Dreh-scheibe. Wir stellen Kontakte her und vermitteln Beziehungen. Zu Galeristen, Verlagen, Auftraggebern, Kuratoren, technischen Dienstleistern. Wir sehen unsere Kunden nicht als Endstation für unsere Kameras, sondern als Beginn einer Beziehung, die über Jahrzehnte andauert und ein dichtes Geflecht von Beziehungen und auch Freundschaften verkörpert. Und Freunde lässt man nicht mit einem technischen Problem im Re-gen stehen.

Warum entscheiden sich Profis be-wusst für manuelle High-End-Ka-meras statt für automatisierte Sys-teme?
Patrick Lambertz & Hans Keist: So pauschal würden wir das gar nicht 

unterschreiben. Es hängt stark vom Ein-satzgebiet ab, ob man sich für ein hoch-automatisiertes System oder eine manu-elle High-End-Kamera entscheidet. Es gibt sehr gute Gründe für automatisierte Systeme, und die meisten ALPA-Besitzer haben nicht nur eine Kamera.Eine ALPA ist nicht für jede Aufgabe die richtige Kamera. Und genau das ist vielleicht auch Teil ihrer Stärke. Sie muss nicht alles können, sondern das, wofür sie gebaut wurde, außergewöhnlich gut.Von denjenigen, die sich bewusst für eine ALPA entscheiden, hören wir immer wie-der ähnliche Gründe: Flexibilität, Modu-larität, Verarbeitungsqualität, Haptik, Service und der persönliche Kontakt zu uns. Manchmal spielt natürlich auch das Image der Marke eine Rolle. Aber am Ende ist es meistens die Kombination aus Präzision, Reduktion und Kontrolle, die den Ausschlag gibt.

Wie wichtig ist die partnerschaft-liche Zusammenarbeit mit Künst-ler:innen/Artists und das Erzählen von Geschichten im Marketing von ALPA?
Patrick Lambertz: Die Zusammen-arbeit mit unseren Künstlerinnen und Künstlern hat viele Gesichter. Wichtig ist uns vor allem, dass diejenigen, mit denen wir zusammenarbeiten, ALPA aus Überzeugung nutzen.Einerseits haben wir als Boutique-Her-steller nicht die Margen, um Produkte breit zu verteilen. Andererseits würde da-runter auch die Glaubwürdigkeit leiden. Wir möchten keine künstlichen Testi-monials aufbauen. Die Künstlerinnen und Künstler, die auf unserer Website zu sehen sind, nutzen ALPA aus Überzeu-gung – und in der Regel haben sie ihre Ausrüstung ganz normal gekauft.Hans Keist: Was das Erzählen von Geschichten anbelangt: ALPA hat sich während der Ära Capaul und Weber 

sehr dezent zurückgehalten. Die Kame-ras wurden fast wie ein Geheimtipp von Kenner zu Kenner weitergegeben. Das hat wesentlich zum heutigen Kultstatus der Produkte beigetragen, aber natürlich auch die Bekanntheit limitiert.Patrick Lambertz: Dabei gibt es un-zählige spannende Geschichten rund um ALPA. Über Fotografen, Künstler, Projek-te, technische Lösungen und manchmal auch über Kameras, die nach Jahrzehn-ten wieder auf unserem Tisch liegen. Dieses Wissen möchten wir stärker sichtbar machen.
Wir wollen die Qualität und den Pre-miumanspruch der Produkte erlebbarer machen – von der Website bis hin zur Verpackung. Nicht lauter, sondern kla-rer. Nicht künstlicher, sondern näher an dem, was ALPA wirklich ausmacht.

Was fasziniert Sie persönlich an Fo-tografie und der Arbeit mit Kamera-technologie?
Patrick Lambertz & Hans Keist:  Uns fasziniert, dass Fotografie nie nur Tech-nik und nie nur Gefühl ist. Sie liegt ge-nau dazwischen. Man arbeitet mit Licht, Zeit, Raum, Material und Entscheidun-gen. Das klingt fast abstrakt, ist aber in der Praxis sehr konkret: Wo stehe ich? Wann löse ich aus? Was lasse ich weg?Fotografie hat sehr viel mit Aufmerk-samkeit zu tun. Man muss sich auf ei-nen Ort, ein Objekt oder einen Menschen einlassen. Manchmal ist das Bild schon da, aber man sieht es erst, wenn man langsamer wird.

An der Kameratechnologie interessiert uns deshalb nicht Technik um der Tech-nik willen. Spannend wird sie dann, wenn sie Entscheidungen nicht ersetzt, sondern präziser macht. Eine gute Ka-mera sollte nicht zwischen Fotograf und Motiv treten. Sie sollte eine Art Verlänge-rung des Gedankens werden.Vielleicht ist das auch der Grund, warum wir bei ALPA so gerne von Instrumenten sprechen. Eine ALPA versucht nicht, den Fotografen zu überholen. Sie ist eher ein sehr präzises Gegenüber. Man arbeitet mit ihr. Und wenn alles stimmt – Ka-mera, Objektiv, Licht, Konzentration –, dann entsteht eine Art handwerkliche Freude. Viele unserer Kunden kennen und schätzen genau dieses Gefühl.
Was macht für Sie ein „perfektes“ Bild aus?

Patrick Lambertz & Hans Keist:  Das perfekte Bild gibt es wahrscheinlich nicht  – und genau deshalb sucht man es immer weiter. Technisch kann man vieles kontrollieren: Schärfe, Perspekti-ve, Tonwerte, Farbe, Ausgabe. Aber am Ende braucht ein Bild etwas, das sich nicht ganz kontrollieren lässt.Perfekt ist für uns deshalb nicht gleich-bedeutend mit makellos. Natürlich lieben wir Präzision, sonst würden wir keine ALPA bauen. Aber Präzision allein macht noch kein Bild. Entscheidend ist, ob ein Bild eine Präsenz hat.Es gibt Bilder, die sind vollkommen kor-rekt und bleiben trotzdem leer. Und es gibt Bilder, die haben eine kleine Unruhe, eine Verschiebung, etwas Unerwartetes – und genau dadurch werden sie stark.Vielleicht ist ein Bild dann besonders gut, wenn es gleichzeitig klar und offen ist. Wenn man spürt, dass jemand sehr bewusst entschieden hat, aber das Bild trotzdem nicht erklärt werden muss. Es hat eine eigene Stille, eine eigene Span-nung. Für uns ist das interessanter als Perfektion im eigentlichen Sinn.Ein starkes Bild bleibt nicht nur auf dem Papier oder auf dem Bildschirm. Es ar-beitet im Kopf weiter.
Das Gespräch führte Kai Geiger
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