
Das Gefühl, sich auf der diesjährigen Biennale in Vene-
dig wie in einem Filmset zu bewegen, wird gleich in 
mehreren Nationalpavillons in den Giardini bestätigt: 
Den amerikanischen Pavillon, mit Strohdach versehen 
und umstellt von Holzpfeilern, hat die Bildhauerin 
Simone Leigh (geb. 1967) in einen westafrikanischen 
Palast aus einem Filmset der 1930er-Jahren verwan-
delt. Dadurch hat er selbst den Charakter einer Skulp-
tur und spielt auf die Pariser Exposition Coloniale 
Internationale von 1931 an. Der französische Pavillon 
stellt mit Schauspielern und Settings Filmszenen aus 
algerisch-französischen Filmen nach, dabei tanzt live 
ein Paar Tango und wie im Film, den es nachspielt, 
klebt sie ihm eine, weil er ihr zu nah kommt. Im 
dänischen Pavillon herrscht wie in einem futuristi-
schen Film Endzeitstimmung auf unserem Planeten: 
Mischwesen aus Pferd und Mensch verkörpern Geburt 
und Tod in der Zukunft.
	 Es geht in diesem Bericht aber nicht um die Präsen-
tation der Kunst als Filmset, sondern vor allem um die 
Kunst Japans, Koreas und Chinas auf der diesjährigen 
59. Kunst-Biennale in Venedig.
	 Die Präsentationen japanischer Kunst auf den Bien-
nalen in Venedig haben seit den 1980er-Jahren immer 
wieder den Anstrich eines kunstpädagogischen Auf-

trages, nicht allein im japanischen Pavillon, sondern 
auch bei den eventi collaterati. So wurden japanische 
avantgardistische Künstlergruppen vorgestellt, um 
den westlichen Betrachtern die im Westen meistens 
unbekannten japanischen Kunstströmungen näher- 
zubringen. In der Biennale-Sektion »Passage to the 
East« fand 1983 eine Retrospektive der Künstler-
gruppe Gutai statt, die dem Westen die japanische 
Nachkriegsavantgarde der 1950er-Jahre präsentier-
te und bereits Happenings inszenierte, bevor diese 
überhaupt in Amerika stattfanden. 1995 war Kern 
der »Asiana«-Ausstellung im Palazzo Vendramin di 
Calergi eine Monoha-Retrospektive. Diese japanische 
Künstlergruppe (Mono-ha = Schule der Dinge) aus 
den 1970er-Jahren, mitbegründet von dem im Westen 
bekannten minimalistischen koreanischen Künstler 
Lee Ufan (geb. 1936), richtete sich gegen den westli-
chen Modernitätsbegriff und die anthropozentrische 
Sehtradition, durch die die Welt zu einem Bild gewor-
den ist, das sich der Mensch von ihr macht.
	 Auch die diesjährige Präsentation des Kollektivs 
»Dumb Type« im japanischen Pavillon steht in der 
Reihe der Ausstellungen zum künstlerischen Selbst-
verständnis Japans, auch dies kann als ein Beitrag 
gegen die eurozentrische Vorherrschaft auf der Bien-

»It’s Like Being in a Filmset«
KÜNSTLER AUS OSTASIEN AUF DER 59. BIENNALE IN VENEDIG 

Claudia Delank

Abb. 1  Dumb Type. Laser- und LED-Installation, Texte aus einem amerikanischen Lehrbuch von 1850. 2022. 
Japanischer Pavillon. 59. Biennale Venedig 2022. Photo: Claudia Delank
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Ausstellung von Dumb Type (6.5. – 9.9. 2022). Zentrales 
Thema des international präsenten Kollektivs ist auch 
heute der Wandel von Identitäten und Kommunikati-
on in einer globalisierten Welt, gepaart mit der Hal-
tung, dass die Neuen Medien und die digitale Revolu-
tion unser Verhalten, unsere Wahrnehmung und unser 
Menschsein verändert haben. In den Laserbändern, 
Videos und der elektronischen Musik der Gruppe wird 
eine neue Empfindsamkeit vermittelt. Die visionä-
ren Performances und Installationen stützen sich auf 
die Tradition von japanischen Künstlerkollektiven 
wie Gutai (1955–1972) oder Hi-Red Center (1963/64). 
Zudem wenden sie Strategien des Butoh-Theaters an.  
	 Während die direkte Ansprache an das Publikum 
im Video »Memorandum« (siehe YouTube) aus dem 
Jahr 2000 mit Wortsequenzen wie »Erase my memo-
ry«, »Believe blindly«, »Set me zero« und »At once« 
noch radikal war, so wird im japanischen Pavillon 
das Publikum konzentriert und verhalten aufgefor-
dert, sich zu beteiligen. Im komplett abgedunkelten 
Raum werden Stimmen und Wortbotschaften aus  
14 Ländern wahrnehmbar als »introspective journey 
of the visitor«. Aus einem 1850 veröffentlichten ame-
rikanischen Lehrbuch über Geographie werden die 
Besucher mit einfachen und gleichzeitig universellen 
Fragen konfrontiert, wie »Of what is the earth com-
posed? oder »Who governs an Empire?« »How many 
continents are there?«, während das Zentrum der Aus-
stellung ein leerer Raum über einer Spiegelskulptur 
im Erdgeschoss ist, in der sich die Besucher spiegeln. 
	 Der koreanische Pavillon präsentiert auf der dies-
jährigen 59. Biennale in Venedig »Gyre«, eine Serie 

nale betrachtet werden, auch wenn Afrika in diesem 
Jahr den Schwerpunkt bildet. 
	 Zunächst hinterlässt die Ausstellung aber Rat-
losigkeit. Der Besucher ist im dunklen Raum mit 
einem roten Laserlaufband konfrontiert, ohne dass 
die Schrift zu erkennen ist. Man fragt sich, ob über-
haupt etwas zu lesen ist (Abb. 1). Nach einiger Zeit und 
Gewöhnung an die Dunkelheit sind einzelne Worte 
zu erkennen. Dumb Type ist ein japanisches Künst-
lerkollektiv, das sich 1984 gründete und aus rund  
15 Studenten des Kyoto City Art College bestand, dar-
unter bildende und Video-Künstler, Choreographen 
und Performance-Künstler, aber auch Architekten, 
Graphiker, Toningenieure und Informatiker, die sich 
zusammenschlossen, um eine neue, multidisziplinäre 
Form der Bühnenkunst zu entwickeln.
	 Das englische Wort »dumb« bedeutet »stumm« 
oder »dumm«. Teiji Furuhashi (1960–1995), der Initia-
tor der Gruppe, erläuterte die Bedeutung des Namens 
»Dumb Type«: Mit der Öffnung nach Westen und der 
bubble economy in den 1980er-Jahren sei die japani-
sche Gesellschaft immer oberflächlicher geworden 
und habe sich ganz den Medien, dem Konsum und 
der Technologie verschrieben, in der jeder »mit Infor-
mationen überschüttet wird, ohne irgendetwas zu 
begreifen«.
	 Die Projekte der Gruppe verbanden darstellende 
Künste und Multimedia-Installationen. Es entstand 
eine neue Form von Theater mit digitalen Technolo-
gien. Die Gruppe war sehr aktiv und trat in Museen 
und Theatern in Japan, Europa und den USA auf. Das 
Haus der Kunst in München zeigte eine ortsspezifische 

Abb. 2  Yonchul Kim (geb. 1970). 
»Chroma V« aus der Serie »Gyre«. 
Kinetische Skulptur. 2022. Korea-
nischer Pavillon. 59. Biennale 
Venedig 2022. Photo: Claudia 
Delank



59»It’s Like Being in a Filmset«  |  Claudia Delank

einer Ausstellung im Fondazione Querini Stampalia 
bilden in Verbindung mit der Innenarchitektur des 
italienischen Architekten Carlo Scarpa (1906–1978) 
einen der vielen ästhetischen Genüsse der diesjähri-
gen Biennale (Abb. 3). Noguchi, ein kultureller Syn-
thesizer, der zwischen den Welten gelebt hat, war 
damit beschäftigt, soziale Skulpturen zu schaffen, die 
universell waren und von der Überzeugung getragen 
wurden, dass die Natur von grundlegender Bedeu-
tung für die conditio humana sei. Seine ikonischen 
Akari (akari bedeutet auf Japanisch Licht), die er 
erstmals 1951 konzipierte, basieren auf japanischen 
chôchin-Laternen, die heute noch in der Manufaktur 
Ozeki in Gifu in Japan hergestellt werden. Mit diesen  
Akari-Installationen im Palazzo Querini kommt der 
Titel der diesjährigen Biennale »The Milk of Dreams« 
der Kuratorin Francesca Buccaro voll zum Tragen, 
auch wenn es sich um ein evento collaterato handelt. 1

von fünf großformatigen kinetischen Skulptur-Ins-
tallationen und eine ortsspezifische Wandzeichnung 
des Künstlers Yunchul Kim (geb. 1970 in Südkorea). 
Er ist bildender Künstler und Komponist elektroni-
scher Musik. Er arbeitet vor allem mit Installationen, 
Texten, Zeichnungen und Musik. Seine Werke ver-
binden dynamisch unterschiedliche Medien. »Gyre« 
besteht aus drei Themen: »The Swollen Suns«, »The 
Path of Gods« und »The Great Outdoors«. Die Aus-
stellung spiegelt die Welt als Labyrinth wider. »Die 
Planeten im Sonnensystem umkreisen die Galaxie in 
ihren eigenen Spiralen, während Polarlichter strah-
lend mit Ausbrüchen von Sonnenwind auftauchen. 
[…] Solche kosmischen Verbindungen und Kreisläufe 
treten überall in jeder Größenordnung auf, die unser 
Verständnis übersteigt.« (Young-chul Lee, Kurator der 
Ausstellung im koreanischen Pavillon auf der Biennale 
Venedig 2022) »Gyre heißt spiralförmige Bewegung. 
Aufgestellt sind fünf Skulpturen, die durch Farben 
und Muster kinetische Bewegung erzeugen. Den Mit-
telpunkt bildet die 50 Meter lange schlangenartige 
Skulptur »Chroma V« (Abb. 2). Zusammengerollt in 
einem riesigen Knoten erhält sie Impulse und Signale 
von einer weiteren kinetischen Skulptur »Argos – 
the Swollen Suns« und beginnt zu pulsieren und zu 
atmen. Alle fünf Arbeiten sind miteinander und mit 
dem umgebenden Raum eng verbunden, vergleichbar 
mit dem zentralen Nervensystem, das mit allen Tei-
len des Körpers verbunden ist. Hinter »Chroma V« 
ist Kims speziell für den koreanischen Pavillon 
geschaffene monumentale Zeichnung, die die Welt 
als Labyrinth thematisiert, in der Zeit und Materie, 
Wesen und Objekte interagieren und koexistieren. 
	 Die Gruppenausstellung »Meta-Scape« – chine-
sisch »Yuan Jing« für eine Kombination aus Gren-
zenlosigkeit und übergeordneter, schwer fassbarer 
Wirklichkeit – versucht, unsere virtuell durchsetzte 
Realität mit einer spirituellen Haltung zu begeg-
nen. Vier Positionen aus mehreren Generationen von 
unterschiedlichen Technologien sind ausgestellt. Der 
Pavillon versammelt Werke als Modelle, die mit dem 
Einsatz von »künstlicher Intelligenz« traditionelle 
künstlerische Prozesse herausfordern. Der chinesische 
Pavillon widmet sich den Möglichkeiten wechselsei-
tiger Übersetzung zwischen der Natur und neuen 
virtuellen Realitäten. Kuratiert von Zhang Zikang 
stellen die Künstler Liu Jiayu (geb. 1990), Xu Lei  
(geb. 1963) und die Filmemacherin Wang Yuyau (geb. 
1989) aus, alles Absolventen der Central Academy of 
Fine Arts, Beijing und Mitglieder des CAFA (Institute 
of Sci-Tech Arts + Tsinghua Laboratorytech).
	 Gleich mehrere Installationen von Akari-Lampen 
aus handgeschöpftem Japanpapier des japanisch-ame-
rikanischen Künstlers Isamu Noguchi (1904–1988) in 

Abb. 3  Isamu Noguchi (1904 –1988). Akari-Lampen. Fondazione 
Querini Stampalia. 59. Biennale Venedig 2022. Photo: Claudia Delank 




