
 

 
 
  
 
 
Presseinformation 
 
 
Licht-Raum-Installation im Foyer des Museums für Ostasiatische Kunst.  
 
Die künstlerische Licht-Raum-Installation nimmt eine einzigartige zeitgenössische Position 
im Foyer des MOK ein. Als kollaborativ und ortsspezifisch umgesetzte Auftragsarbeit 
umfasst sie zwei konzeptuell und ästhetisch korrespondierende, zugleich in sich 
eigenständige Kunstwerke: Andreas Schmids von der Decke abgehangene Lichtskulptur 
Geste im Raum (Gesture in Space) und Zheng Chongbins freistehende Raumskulptur With 
or Without Edge (Mit oder ohne Kante). In diesen fließen diverse Inspirationsquellen und 
diskursive Traditionen grenzüberschreitend zusammen. Wechselwirkend kreieren sie eine 
dynamische, offene Struktur, die mit der physischen Umgebung und den Besuchenden des 
MOK aktiv in Dialog tritt.  
 
Atmosphärisch und kontemplativ akzentuieren die Skulpturen die Raumsituation des Foyers, 
erweitern diese mit subtiler wie klarer Strahlkraft. Sie visualisieren und lenken die 
mannigfaltig verlaufenden Blicklinien und veränderlichen Bezugslinien des Ortes in allen 
seinen Konturen und Potenzialitäten: als bewegtes, relationales Gesamtgefüge, das 
zwischen Bau, Mensch und Natur, Innen und Außen, realer und gespiegelter Form oszilliert. 
Die zeitgenössischen Arbeiten fügen sich harmonisch in den architektonischen Organismus 
des Museums ein. Als Hommage an den vom japanischen Star-Architekten Maekawa Kunio 
(1905–1986) entworfenen Museumsbau bilden sie ein Echo und Bindeglied zwischen dem 
Meditationsgarten im Zentrum der Anlage und der modernistischen Granitskulptur auf der 
Außenterrasse. Diese wurden im Auftrag Maekawas vom japanischen Bildhauer Nagare 
Masayuki (1923–2018) für das 1977 eröffnete, heute denkmalgeschützte Haus gestaltet. 
 
Schmid und Zheng, deren Austausch durch eine langjährige persönliche Verbindung seit den 
1980ern geprägt ist, gelten als entscheidende Akteure im Bereich transkultureller 
Gegenwartskunst mit Ostasienbezug. Das Projekt stellt eine erstmalige Zusammenarbeit der 
beiden Künstler dar. 
 
 
ANDREAS SCHMID (*1955) 
GESTE IM RAUM 
(GESTURE IN SPACE) 
 
Die elektronisch gesteuerte Lichtkunst besteht aus 26 matten LED-beleuchteten 
Acrylglasröhren unterschiedlicher Länge, die sich in verschiedenen Höhen von der Decke 
abgehängt teilweise überlagern und als offener Körper im Museumsfoyer ausdehnen. Es 
entsteht eine fragile, transluzide Raumskulptur, die sich diagonal entlang einer gedachten 
Linie durch die Halle zieht, angefangen vor der Tür des Museumsshops bis hin zur 
nordöstlichen Ecke des Innengartens und zum Eingang in die Ausstellungsräume weisend. 
Die Setzung der Lichtskulptur zeichnet die architektonische Struktur des Foyers als Raum 
und Ort ein, rahmt hierbei die unmittelbare Umgebung des japanischen Gartens, des 
Museumscafés und der außenliegenden Park- und Seeanlange.  
 



 

Durch unterschiedliche zehnminütige, ortsspezifisch programmierte Zyklen werden die 
Leuchtröhren als Lichtskulptur belebt, die sich mehrdimensional räumlich wie zeitlich 
entfaltet. Die intermittierend aufscheinenden Lichtlinien erinnern an gestische Bewegungen 
kalligrafischer Linienführung, ebenso an das rhythmische Atmen und Pulsieren eines 
lebenden Organismus. Das Kunstwerk erfüllt sich in einem ausgedehnten Moment erst in 
den Augen der Betrachtenden sowie deren Durchschreiten des physischen Raumes. Das 
zyklische Bildprogramm der Lichtskulptur wird – je nach Standpunkt und Blickwinkel, 
Tageszeit und Wetterlage, Lichteinfall, Schattenwurf und Spiegelung – ein jedes Mal anders 
und neuartig erfahren. 
 
Die mit DMX-Steuerung programmierte Lichtkunst wurde in Zusammenarbeit mit dem 
Ingenieursbüro Studio Barthelmes Berlin, welches zahlreiche Projekte mit wegführenden 
Lichtkünstlern wie James Turrell und Olafur Eliasson realisiert hat, umgesetzt. 
 
 
ZHENG CHONGBIN (*1961) 
WITH OR WITHOUT EDGE 
(MIT ODER OHNE KANTE) 
 
Die freistehende Acrylglas-Skulptur besteht aus sechs radial und fächerartig angeordneten 
Paneelen, die an der Basis durch Edelstahlleisten gestützt und in einem Zentrum 
miteinander verbunden sind. Die Paneele variieren in ihrer Breite und Tiefe und sind 
teilweise mit irisierender Folie verarbeitet. Jedes Paneel ist durchbrochen und weist einen 
individuellen, geometrisch geformten fensterartigen Ausschnitt auf.  
 
Das Konstrukt evoziert eine Art Drehtür, die wir Schritt für Schritt aktivieren: Je nach 
Standpunkt, Blickrichtung und Fokus rahmen die sechs „Fenster“ unsere Aussichten, 
Einsichten, Durchsichten. Mit der Umschreitung um die Skulptur herum verändern sich die 
Blickpunkte und Perspektiven. Die sich überlagernden Ausschnitte kreieren immer wieder 
neue Brechungen, Zusammenfügungen, Refraktierungen des Sichthorizontes und visuellen 
Raums. Die wahrgenommene Umgebung – Museumsfoyer, Innengarten, Außenpark – wird 
selbst Teil des belebten Kunstwerks: gerahmt, gefiltert, gespiegelt. Unterschiedliche 
Realitäten treten als begrenzten wie entgrenzten Raum hervor. 
 
Die transparente, changierende Beschaffenheit der Paneele eröffnet ein prismatisches 
Spektrum, das sich in den Seitenrändern oder „Kanten“ der Paneele sowie deren 
„Fensterrahmen“ bündelt und kristallartig in verschiedene Richtungen ausstrahlt. Äußere 
Faktoren wie Tageszeit, Jahreszeit und Wetterlage definieren jeden Moment des Licht- und 
Schatteneinfalls; kein Rundgang im Foyer gleicht dem anderen. 
 
 
ANDREAS SCHMID 
(geb. 1955 in Stuttgart) gehört einer Künstlergeneration des deutschsprachigen Raumes an, 
die die prägenden Jahre der Öffnungs- und Reformpolitik der Volksrepublik China nach 1976 
intensiv miterlebte. Er war unter den ersten Austauschstudierenden, die in den frühen 
1980ern über den Deutschen Akademischen Austauschdienst die Möglichkeit erhielten, in 
China zu studieren. Schmid erlernte an der Nationalen Kunstakademie in Hangzhou bei dem 
renommierten Kalligrafen Wang Dongling chinesische Schriftkunst. Diese Lernerfahrung 
prägte Schmids Schaffen als Licht- und Raumkünstler nachhaltig. Heute sind seine 
minimalistischen, großformatigen Lichtskulpturen im öffentlichen Raum nach wie vor durch 
elementare kalligrafische Prinzipien bestimmt: Linearität, Zeitlichkeit und Rhythmus sowie 
stetige Transformation der Form. Die Arbeiten des in Berlin lebenden Künstlers sind u.a. in 
der Mercedes-Benz Art Collection, in den Kunstsammlungen Chemnitz, im Kunstmuseum 
Stuttgart, im Museum moderner Kunst Stiftung Ludwig Wien, in der Raketenstation 
Hombroich sowie der Zentralen Kunstakademie Peking international vertreten. 
 



 

 
ZHENG CHONGBIN 
(geb. 1961 in Shanghai) studierte und unterrichtete chinesische Tuschekunst an der 
Nationalen Kunstakademie in Hangzhou bis zu seiner Emigration 1988 in die USA. Er war 
der weltweit erste Rezipient eines International Fellowship des San Francisco Art Institute, 
wo er von 1989 bis 1991 sein Masterstudium im Fach Performance, Video und Installation 
absolvierte. Das Œuvre des international renommierten Künstlers gründet sich nach wie vor 
in technischen und ästhetischen Elementen der klassischen chinesischen Kalligrafie und 
Landschaftsmalerei. Im Laufe der vergangenen Dekade erweiterte sich sein kreatives 
Spektrum um ortsspezifische Licht- und Rauminstallationen, die von der kalifornischen Light 
and Space Movement sowie dem Neuen Materialismus inspiriert sind. Seine Kunst wird u.a. 
am Asian Art Museum, San Francisco; British Museum, London; Hong Kong Museum of Art; 
Los Angeles County Museum of Art; The Metropolitan Museum of Art, New York; M+, Hong 
Kong; The Art Institute of Chicago; sowie in der Mercedes-Benz Art Collection, gesammelt. 


