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In recent years, Texte zur Kunst has regularly 
 addressed the changing conditions in the art 
market and the question of value. This September 
issue now delves into various structural shifts in 
the artistic field that are currently transforming 
it into a resort-like environment. Proposed by 
Isabelle Graw, the neologism “resortization” acti-
vates the idea of the holiday resort as a heuristic 
tool for an analysis of ongoing changes in the art 
market’s economic and social infrastructure, both 
online and offline. The contributions explore 
the consequences of this structural transforma-
tion both for art criticism and for the conditions 
under which art is produced. 

Resortization not only describes the ten-
dency among various blue-chip galleries to follow 
some of their wealthy clients into the splendid 
isolation of exclusive luxury enclaves like Aspen, 
Saint-Tropez, or Monte-Carlo. Designating a 
process as such, the term resortization can also 
help us put a label on the transformation of the 
art field on social media, where processes of value 
formation are currently taking place. Unlike 
the insular holiday resort, Instagram and other 
platforms are in principle open to all. Still, the 
term also aptly describes the relocation of artistic 
activities into the digital space, which has like-
wise grown into a world of its own. That is why it 
makes sense to speak of a new structural trans-
formation: the creation of both analog and digital 
resorts changes not only art’s public audiences 
but also the conditions of artistic production and 
artists’ systems of reference.

For a long time, people actually associated 
the internet with the promise of a renaissance of 
emancipatory and democratic structures. By em-
powering people to circumvent the entrenched 
privileged and mostly white gatekeepers, it 

facilitated a greater presence of diverse voices and 
minority positions. By now, however, dominant 
platform companies are turning it into a regu-
lated sphere defined by the primacy of economic 
considerations – in short, one that resembles a 
resort. As the global lockdowns forced art institu-
tions, galleries, and alternative spaces to close, the 
conversation moved online, reinforcing this de-
velopment. New sales platforms (online viewing 
rooms) and the establishment of NFTs as a cre-
ative (and salable) medium, as well as the deluge 
of livestreams and Zoom events, served as a kind 
of temporary lifesaver for institutions,  artists, 
and galleries, enabling them to both display and 
market art. In that sense, the art resort also brings 
back the word’s etymological roots – in Middle 
English, resort designated a place of succor and 
refuge.

To throw into relief these various structural 
changes of economic and social infrastructures 
implicit in the concept of resortization (to re-sort 
is equivocal – it can also refer to the act of re-
arranging), Isabelle Graw outlines the impact of 
the state of affairs sketched above on processes 
of value creation both in the sphere of artistic 
production and for the work of critique in six 
theses. The growing influence of social media, 
which has been a mainspring of this develop-
ment, is brought into focus in the roundtable 
conversation between the artists Jutta Koether, 
Julie Mehretu, and Avery Singer, moderated by 
Jakob Schillinger. They debate the consequences 
of the digital transformation for their respective 
practices as well as its participatory and perhaps 
emancipatory potentials for the global art world. 
A promise of independence and participation 
also resonates in many discussions around NFTs, 
prompting the artist and blockchain expert Sarah 
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Friend to reflect on the origins of this supposedly 
barrier-eliminating technology and the abstrac-
tion it entails both from the process of value 
creation and from the concrete work of art itself. 
Questions of art’s self-referentiality are on the 
philosopher Francesca Raimondi’s mind as well 
when she observes how resorts reprise modern 
art’s postulated autonomy as farce.

The curator Amanda Schmitt and the art 
consultant Allan Schwartzman discuss so-called 
destination collections – extensive art collec-
tions that are often installed far away from urban 
centers and the various actors involved in the 
art market’s value-formation processes, in scenic 
settings that are part of the appeal. The consul-
tant’s role, too, changes under these conditions. 
Because of the touristic and event quality of such 
installations, it can sometimes appear as if art is 
presented among souvenirs, as Jacob King’s report 
from a trip to Hauser & Wirth Somerset illus-
trates. Which status can an individual work of art 
have in an environment where everything – be 
it culinary pleasures, an arts-and-crafts studio, 
or the works on display – is rated as an “art 
experience”?

Yet the touristic aspect not only affects the 
presentation of and engagement with art. Resi-
dency programs for artists at remote locations 
can evoke romantic visions of creative work in 
solitary seclusion. The performance artist Ei 
Arakawa’s essay offers insight into his experi-
ence with the different expectations the hosting 
institutions invest in these programs, and the am-
bivalent role of the traveling artist. The economic 
and social gulf between the guests of holiday 
complexes and the people who live and work in 
these places is one of the concerns Cristina Nord 
addresses in her discussion of the TV series The 

White Lotus, which is set at a luxury resort hotel 
in Hawaii. She analyzes the desire for a readily 
consumable experience of the unfamiliar – which 
may well also be an apt characterization of art at 
the resort.
ISABELLE GRAW, JUTTA KOETHER, CHRISTIAN LICLAIR,  
AND ANNA SINOFZIK

Translation: Gerrit Jackson

PREFACE
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Nachdem sich Texte zur Kunst in den vergangenen 
Jahren regelmäßig mit den veränderten Bedin-
gungen des Kunstmarkts oder der Wertfrage be-
schäftigt hat, widmet sich diese September-Aus-
gabe den verschiedenartigen Umstrukturierungen 
des Kunstfelds hin zu einem resort-ähnlichen 
Gefüge. Über den von Isabelle Graw eingeführten 
Neologismus „Resortisierung“ wird das Konzept 
des Urlaubsresorts heuristisch nutzbar gemacht, 
um die gegenwärtigen Veränderungen der ökono-
mischen und sozialen Infrastruktur des Kunst-
markts online sowie offline zu analysieren. Den 
Folgen dieses Strukturwandels für die Kunstkritik 
wie für die Produktionsbedingungen von Künst-
ler*innen geht diese Ausgabe nach.

Mit Resortisierung ist dabei nicht nur die 
Tendenz diverser Blue-Chip-Galerien gemeint, 
einem Teil ihrer wohlhabenden Käufer*innen in 
die Abschottung exklusiver Luxusenklaven wie 
Aspen, Saint-Tropez oder Monte-Carlo zu folgen. 
Als prozessualer Begriff bietet sich Resortisierung 
auch zur Umschreibung der Transformation des 
Kunstfelds in den Sozialen Medien an, in denen 
Wertbildungsprozesse aktuell stattfinden. Zwar 
stehen Plattformen wie Instagram und Co. im 
Unterschied zum abgeschotteten Ferienresort 
prinzipiell allen offen, doch lässt sich auch die 
Verschiebung künstlerischer Tätigkeiten in den 
digitalen Raum mit diesem Begriff umschreiben, 
da hier ebenfalls eine abgekoppelte Welt entsteht. 
Man kann also von einem erneuten Struktur-
wandel sprechen, insofern sich mit der Schaf-
fung analoger wie digitaler Resorts nicht nur die 
Kunstöffentlichkeit verändert, sondern auch die 
Produktionsbedingungen und Referenzsysteme 
von Künstler*innen. 

Dabei war das Internet lange Zeit mit 
dem Versprechen einer Reaktivierung 

emanzipatorischer und demokratischer Struk-
turen assoziiert. Die bisherigen privilegierten 
und meist weißen Gatekeeper konnten umgan-
gen werden, was folglich eine größere Präsenz 
diverser Stimmen und minoritärer Positionen 
ermöglichte. Mittlerweile schaffen dominie-
rende Plattformunternehmen auch hier eine 
ökonomisierte und regulierte – also resort-ähnli-
che – Sphäre. Im Zuge des weltweiten Lockdowns 
und der damit einhergehenden Schließung von 
Kunstinstitutionen, Galerien und Off-Spaces ver-
lagerte sich der Austausch ins Internet, was diese 
Entwicklung weiter vorantrieb. Neu geschaffe-
ne Plattformen für Verkäufe (Online Viewing 
Rooms), die Etablierung von NFTs als künstleri-
sches (und verkäufliches) Medium, aber auch die 
Flut von Livestreams und Zoom-Veranstaltungen 
boten eine Art temporären Rettungsring für Insti-
tutionen, Künstler*innen und Galerien, um Kunst 
sowohl zu präsentieren als auch zu vermarkten. 
In diesem Sinne aktualisiert sich hier ebenfalls 
die etymologische Herkunft des Begriffs „Resort“, 
der im Mittelenglischen einen Ort der Hilfe und 
der Zuflucht bezeichnete.

Um diese diversen Umstrukturierungen öko-
nomischer und sozialer Infrastrukturen greifbar 
zu machen, die in dem Begriff der Resortisierung 
stecken (to resort kann in seiner Doppeldeutig-
keit auch den Akt des Umordnens bezeichnen), 
diskutiert Isabelle Graw in sechs Thesen die 
Auswirkungen der hier skizzierten Umstände auf 
die Prozesse der Wertschöpfung sowohl für die 
Sphäre der künstlerischen Produktion als auch für 
die Arbeit der Kritik. Dass der immer größer wer-
dende Einfluss Sozialer Medien entscheidend zu 
dieser Entwicklung beitrug, verhandelt das von Ja-
kob Schillinger moderierte Round-Table- Gespräch 
zwischen den Künstlerinnen Jutta Koether, Julie 

VORWORT
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Mehretu und Avery Singer. Sie debattieren die 
Auswirkungen des digitalen Wandels auf ihre je-
weiligen Arbeitsweisen sowie seine partizipativen 
und möglicherweise emanzipatorischen Poten-
ziale für die globale Kunstwelt. Ein Versprechen 
von Unabhängigkeit und Teilhabe schwingt auch 
in zahlreichen Diskussionen über NFTs mit. Die 
Blockchain-spezialisierte Künstlerin Sarah Friend 
reflektiert daher die Ursprünge dieser vermeint-
lich entgrenzenden Technologie sowie die mit ihr 
verbundene Abstraktion sowohl vom Wertschöp-
fungsprozess als auch vom konkreten Kunstwerk 
selbst. Überlegungen zur Souveränität der Kunst 
beschäftigen auch die Philosophin Francesca Rai-
mondi, wenn sie in den Resorts beobachtet, wie 
das Autonomiepostulat der modernen Kunst hier 
als Farce wiederbelebt wird.

Die Kuratorin Amanda Schmitt diskutiert mit 
dem Kunstberater Allan Schwartzman soge-
nannte Destination Collections – großangelegte 
Kunstsammlungen, die häufig fernab städtischer 
Ballungszentren sowie dortiger Wertakteur*innen 
des Kunstmarkts entstehen und ihr Publikum 
auch mit malerischen Landschaften locken. Auch 
die Rolle der Berater*in verändert sich unter 
diesen Bedingungen.

Dass es aufgrund des touristischen Eventcha-
rakters solcher Anlagen manchmal so aussieht, 
als sei die Kunst zwischen Souvenirs ausgestellt, 
wird im Reisebericht von Jacob King deutlich, 
der seinen Besuch bei Hauser & Wirth Somerset 
schildert. Welchen Stellenwert kommt dem ein-
zelnen Kunstwerk in einem Ambiente zu, in dem 
allem – ob kulinarischen Genüssen, einem Arts 
and Crafts Studio oder den ausgestellten Werken 
– der Rang einer art experience attestiert wird? 

Der touristische Aspekt betrifft jedoch nicht 
nur die Präsentation sowie Rezeption von Kunst. 

Residency-Programme für Künstler*innen, die 
in entlegenen Gegenden angeboten werden, 
verbinden sich nicht selten mit romantisieren-
den Vorstellungen von kreativer Arbeit in der 
Abgeschiedenheit. Der Essay des Performance-
künstlers Ei Arakawa gibt einen Einblick in seine 
Erfahrungen mit unterschiedlichen Erwartungs-
haltungen der gastgebenden Institutionen und 
der ambivalenten Rolle reisender Künstler*innen. 
Die ökonomische und soziale Diskrepanz zwi-
schen Besucher*innen von Feriendomizilen und 
den Menschen, die an diesen Orten leben und 
arbeiten, ist eines der Themen, die Cristina Nord 
an Beispiel der Serie The White Lotus verhandelt. 
Anhand von deren Schauplatz, einem Luxushotel 
auf Hawaii, diagnostiziert sie die Sehnsucht nach 
einer leicht zu konsumierenden Fremde – die 
womöglich auch die Rolle der Kunst im Resort 
treffend zu charakterisieren vermag.
ISABELLE GRAW, JUTTA KOETHER, CHRISTIAN LICLAIR,  
UND ANNA SINOFZIK 

VORWORT
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IM ZEITRAUM DER ATEMWENDE
Toni Hildebrandt über Georgia Sagri in der Kunsthalle Friart Fribourg

Die während der Pandemie von vielen geteilte Erfah-
rung des Zurückgeworfenseins auf den eigenen, ver-
letzlichen Körper hat in künstlerischen Produktionen 
ebenso Spuren hinterlassen wie die Konfrontation mit 
den biopolitischen (Schutz-)Maßnahmen. Georgia Sagri 
setzt sich schon seit Jahren in ihrer künstlerischen wie 
aktivistischen Arbeit mit den physiologischen Auswir-
kungen kapitalistischer Strukturen auseinander. Ein 
Ausgangspunkt für die jüngste Einzelausstellung der 
Künstlerin in Fribourg sind von ihr entwickelte Tech-
niken der „recovery“. In seiner Besprechung der Aus-
stellung leuchtet der Kunsthistoriker Toni Hildebrandt 
diesen Begriff in Bezug auf Vorstellungen von Zeit aus. 
Wie er darlegt, spielen die Eigenzeit oder die suspen-
dierte Zeit auch in Sagris neuntägiger Performance 

„Shelter_Refuge“ eine wesentliche Rolle. Zeichnerische 
und malerische Motive der Ausstellung wie die Höhle 
oder das Diaphragma werden von Hildebrandt in einer 
philosophischen Lektüre weitergedacht.

Über die Fensterfassaden der Kunsthalle Friart 
Fribourg wandelt das Sonnenlicht im Rhythmus 
der Tageszeiten durch die Ausstellungsräume und 
durchdringt zu unterschiedlichen Zeitpunkten 
die installierten Displays, Projektionen und Spie-
gelungen. Georgia Sagri hat für ihre Ausstellung 

„Case_L“ zu Beginn vor allem den Raum befreit, 
ihn geöffnet und dafür gesorgt, dass das Außen-
licht den Innenraum erfüllt. Auf zwei Etagen folgt 
die Ausstellung einer transparenten Choreogra-
fie distinkter Objekte. Im unteren Raum hängt 
eine Reihe von Bannern, die zeichnerisch die 
blockierte und befreite Atmung menschlicher 
Körper studieren. An den Seitenwänden befinden 
sich drei Malerei-Paare, die jeweils eine Höhlen-
landschaft in nahezu identischer Wiederholung 
darstellen. In der oberen Etage kehrt diese Wie-
derholungsstruktur in minimaler Form wieder. 

Georgia Sagri, „Shelter_Refuge I & II“, Kunsthalle Friart Fribourg, 2022, Ausstellungsansicht
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Zwei formgleiche Kokons dienten hier als Kulisse 
für die ganztägigen Performances, die Sagri mit 
verschiedenen Gästen vom 15. bis 23. Juni 2022 
aufführte.

Kehren wir an den Beginn der Ausstellung 
zurück, so fällt unmittelbar auf, wie Sagri mit 
der faktischen Öffnung aller Fensterfassaden das 
Licht nach innen holen wollte. Der Zyklus des 
Sonnenlichts und sein Eindringen vom Außen-  
in den Innenraum tauchen transfiguriert in den 
allegorischen Bildraum der Serie rätselhafter 
Höhlenbilder auf. In ihrer allegorischen Verdopp-
lung setzen sich diese Malereien selbst als struk-
turierende Ausgangspunkte an den Anfang einer 
Lesbarkeit von Sagris neuer Einzelausstellung 
„Case_L“ Ausgehend von den Bildern schreibt 
die Ausstellung eine Art sensuellen Essay in die 
Räume ein, bleibt dabei stets mehr als nur Text 
und wird nicht nur als Diskurs, sondern auch als 
affektiver Erfahrungsraum emotional aufgenom-
men. In den Tageszeiten der doppelt dargestellten 
Höhlen wird zunächst ersichtlich, wie der zykli-
sche Verlauf von Morgenröte bis Dämmerung die 
Landschaften farblich nicht nur in ein anderes 
Licht taucht, sondern in ihnen auch eine je 
eigene Temperaturempfindung evoziert. Bemer-
kenswert ist die amorphe Neigung der Gebirge 
und besonders der Gipfel zum rechten Bildrand, 
als wären die Höhlen vegetativ in eine bestimmte 
Richtung gewachsen.

Die Figuration dieser so seltsam geneigten 
Höhlen erweckt den Eindruck, als würden sie 
sich selbst, quasi als Echo ihrer vorbegrifflichen 
Lesbarkeit der Natur, nachträglich als Zeichen kur-
sivieren. Wenn wir in der Neigung der Höhlen 
eine mögliche Lesbarkeit bestätigt sehen, stellt 
sich gleichfalls die Frage, was diese Kursivierung 
innerhalb eines Diskurses betont, wofür sie also zu 

einem Zeichen wird. Die Hegemonie und Konta-
mination der westlichen Imagination der Höhle 
bleiben hier vorerst wohl unumgänglich. Lesen 
wir sie vom Gründungsmythos aller westlichen 
Variationen von Platons Höhlengleichnis, fällt zu-
nächst als Differenz auf, dass Sagri die drei Höhlen 
nur von außen zeigt, zudem ohne die Präsenz von 
Menschen oder menschlicher Schatten und auch 
ohne die unmittelbare Anwesenheit der Sonne 
darstellt. Wir sehen keine direkte Projektion, 
weder die Illusion von Schattenbildern noch eine 
Spur, die an den Weg der Paideia, des griechischen 
Erziehungsideals zu immer höherer Erkenntnis, 
erinnern würden, und damit kursiviert Sagri die 
Absenz als Negation der strukturgebenden Mo-
mente patriarchaler „Onto-Speläologie“ (Derrida). 
Der Heliozentrismus hatte bei Platon dazu geführt, 
dass das sonnengleiche Auge des aus der Höhle 
emporsteigenden Proto-Philosophen zunächst 
von der Sonne geblendet wird, aber letztlich das 
Wirkliche im Licht (als absoluter Metapher der 
Wahrheit) erblickt und erkennt. Sagri interessiert 
sich nicht (mehr) für eine derartige Variation 
möglicher Höhlenausgänge. Sie arbeitet vielmehr 
an der Utopie einer Existenz fernab der Höhle und 
ihrer vorgezeichneten Topologien.

In ihrer feministischen Platon-Lektüre im 
zweiten Teil von Speculum (1974) hat Luce Irigaray 
zwei Begriffe unterschieden, die sich auf Sagris 
räumlichen Essay und ihre Performancepraxis 
übertragen lassen: das Diaphragma und das Para-
phragma.1 Wenn das Paraphragma für die statische 
Höhlenwand als Projektionsfläche, Schranke, 
Grenze und eine Notwendigkeit der Überwin-
dung steht, bezeichnet das Diaphragma eine 
fluide, durchscheinende, amorphe Haut, eine 
Membran oder einen Schleier. Das Paraphrag-
ma blockiert und trennt, die diaphragmatische 

Georgia Sagri, „Shelter_Refuge I & II“, Kunsthalle Friart Fribourg, 2022, Ausstellungsansicht
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Atmung durchströmt hingegen und setzt in Bewe-
gung. Sagri hat diese Metapher nicht von Irigaray 
übernommen, sondern selbst in ihrer Praxis 
gefunden. Für Sagri ist das Diaphragma (das 
Zwerchfell) deswegen konkreter als für Irigaray: 
zunächst wirklich der Muskel, der die Atmung 
befreit, der holistisch den ganzen Körper affiziert, 
aber im verkrampften Zustand auch verantwort-
lich ist für Überreaktionen, wie den Schluckauf, 
die Hyperventilation oder die von Sagri in den 
zeichnerischen Studien untersuchten Panikat-
tacken. Das Diaphragma wird damit allgemeiner 

zum Zentrum einer Politik der Körper, die un-
mittelbar einleuchten lässt, was die Postmoderne 
mit der so schwer definierbaren Formel vom 

„organlosen Körper“ (Corps sans organes) bezeichnen 
wollte: Das Diaphragma, als Muskel (und nicht 
Organ), ist für Sagri der Ausgangspunkt für ihren 
Begriff der Bühne: für die „stage of recovery“2 blo-
ckierter und verletzter Körper, eine Möglichkeit 
der Resistenz gegen äußere Gewalt und innere 
Verkrampfung.

Sagris dynamisches Feld organloser Körper 
durchzieht metonymisch alle Ausstellungsräume. 

Georgia Sagri, „Noon, passage, cave, warm organ, (left side)“ und „Noon, passage, cave, warm organ, (right side)“, 2022 
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Auf den großformatigen, vertikalen Bannern, 
die im Zwischenfeld der Doppelhöhlen hängen, 
sehen wir grafische Bewegungsanalysen, Studien 
zur Agogik (der Verbindung von Atmung, Rhyth-
mik und Bewegung), Chakren-artige Pulse auf 
dem Körper, die Transkription rasender, pani-
scher Bewegungen und die Aufzeichnung einer 
Sorge um die von Erschöpfung, Verzweiflung und 
Depression affizierten Individuen. Sorge ist hier 
nicht „Vorsorge“ im Sinne der gegenwärtigen pro-
phylaktischen Gesellschaft präventiver Maßnah-
men, sondern Hilfestellung und Schutzraum für 
das beschädigte, schutzbedürftige Leben.

Sagri aktiviert ihre eigene Vorstellung von 
„recovery“ (griechisch iasi) in der neuntägigen Per-
formance Shelter_Refuge (2022) im Dachraum der 
Kunsthalle Fribourg. Als räumliche Elemente für 
Rückzug und Schutz installiert sie zwei Kokons 
aus geflochtenen Palmblättern und Wasserhya-
zinthen. Nach außen betonen diese Nester ihre 
vegetative Materialität und amorphe Gerich-
tetheit, als wären sie sorgsam in eine Richtung 
gebürstet. Nach Innen geben sie Schutz für Sagri 
und werden zu Objekten, die den Dialog mit den 
Gästen unterstützen. Deutlich wird diese Intenti-
on auch in dem mit Marina Vishmidt parallel zur 
Ausstellung zusammengestellten Filmprogramm. 
In Memória di Corpo (1984), einem Dokumentarfilm 
über Lygia Clarks Therapietechniken, werden 
verschiedene, ärmliche, aber animistische „Props“ 
vorgestellt, die ein anderes Potenzial skulpturaler 
Artefakte für eine performative Praxis vermitteln. 
Die Kokons lassen sich als vergrößerte Projektio-
nen der handlichen „Props“ von Clark verstehen. 
Sagris nackter Körper wird durch sie geschützt 
und gestützt. Aus ihm zieht sie sich entlang einer 
schmalen, seitlichen Öffnung heraus oder wieder 
zurück. Bisweilen ist nicht zu erkennen, ob sich 

Sagri überhaupt im Inneren – und also über-
haupt im Raum – befindet oder wir nur über eine 
gewisse Zeit hinweg die leeren Kokons betrach-
ten. Wie bereits im Zyklus der Höhlenmalereien 
wird auch in einer Performance mit Lara Dâmaso 
die horizontale, zyklische Bewegungsrichtung 
betont. Während Sagri sich an dem Kokon 
entlanghangelt, verdoppelt Dâmaso in umgekehr-
ter Kreisrichtung im schrägen Rückwärtsgang 
die zyklische Bewegung. Diese verschiedenen 
Wiederholungen – der Höhlen, der Kokons, der 
Bewegung, der Körper – „höhlen“ spürbar etwas 
aus, wenngleich sich dieses Etwas einer genauen 
Benennbarkeit entzieht.

Ausgehend von Irigarays dekonstruktiver 
Platon-Lektüre – die jedoch im Bann möglicher 
„Auswege aus der Höhle“3 steht – lässt sich diffe-
renzierter zumindest zuspitzen, dass Sagri das he-
liozentrische Modell im Kern des Höhlengleich-
nisses „aushöhlt“, indem eine andere Vorstellung 
von Horizontalität und Vertikalität in den Blick 
kommt. In dieser Vorstellungswelt bewegen sich 
organlose Körper, und für sie entstehen andere 
Erfahrungsräume. Diese Bühne ist die Vorstellung 
einer Welt in der Immanenz abseits der Höhlen. 
Das Diaphragma wird hier zum imaginativen 
Äther eines sich von der vertikalen Blockierung 
befreienden diaphanen Horizonts, ähnlich wie 
der Dunst über einer Landschaft. Vertikal zu ihm 
verläuft nur die ihrerseits immanente bewegliche 
Wirbelsäule der Körper. Sagris Stage of Recovery ist 
damit die Bühne für eine relationale Ordnung, in 
der an einer Wiedergewinnung des Bewusstseins 
über den organlosen Körper des Diaphragmas in 
seiner unsichtbar-sichtbaren Ausdehnung über 
die Atmung gearbeitet wird.

Sagri hat seit vielen Jahren die Frage nach 
der Sichtbarkeit von Performance Art gestellt, 
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insofern diese nicht einer klassischen Logik 
der Repräsentation folgt. Performance, wie sie 
Sagri in Stage of Recovery theoretisch versteht oder 
in ihrer Praxis infrage stellt, entzieht sich der 
Repräsentation zunächst insofern, als sie die 
Stabilität von Situationen verletzt, in denen etwas 
sicher als Artefakt anerkannt wäre und anerkannt 
bleibt und sich dazu in ebenso gesicherter Dis-
tanz ein Publikum, anerkennend, verhalten kann. 
Sagris Idee einer relationalen Performancepraxis 
ohne aufzuführendes Werk, als dynamis (Mög-
lichkeit ohne Wirklichkeit, Praxis ohne Werk) 
und recovery, als einer Praxis des stetigen Davor 
und des Danach (vor und nach einer jeweils nur 
punktuellen Aufführung und Werkformation), 
wird so übersetzt in eine Zeit, die sich im Raum 
ihrer Performances erst eröffnet. Sagris Räume 
sorgen für recovery, weil in ihnen die Zeit für sie 
da ist. Es ist eine Eigenzeit, die sich gegen andere 
lineare Zeiten wendet: die zielorientierte, erfolgs-
orientierte, besitzaneignende Zeit des Kapitals, 
die Zeit kompetitiver, heroischer, phallischer, 
patriarchaler Gewalt, aber auch die politische Zeit 
zielgerichteter Revolutionen und die werkorien-
tierte Zeit der Produktion von Kunst statt des le-
bensnahen désœuvrements performativer Resistenz 
von Kunst in einer Welt ohne Kunst. Sagris Zeit 
entspricht in diesem Sinne der Idee einer perma-
nenten Revolte als Suspension aller Zwänge und 
Zwecke. Deutlich wurde diese Differenz in ihrer 
Korrespondenz mit Adam Szymczyk während 
der Documenta 14 in Athen, als sie gegenüber 
dem Kurator auf der notwendigen Eigenzeit und 
unkonventionellen Dauer ihrer Performances in 
Exarcheia insistierte und den Ort als Bedingung 
für den Raum betonte.4

Performance ist für Sagri ein utopischer 
Raum an einem spezifischen Ort für diese andere 

Zeit der Suspension, die nur in der politischen 
Zeit der Revolte nicht Utopie sein kann, weil sie 
dort zu wirklich ist. Eben deswegen kann sie aber 
nicht im Wirklichen als Utopie praktiziert wer-
den, sondern nur im Raum der Kunst oder in der 
Vorstellung eines gänzlich anderen Außen abseits 
der Höhlen. Die Aktion der permanenten Revolte 
und Performance Art sind daher zwei Seiten einer 
Vorstellung destitutiver Praxis und suspendierter 
Zeit. Die Performance liefert die Möglichkeit 
einer nicht repräsentationalen Sichtbarkeit, die in 
der Kunst als Utopie vorlebt, was die Aktion der 
Revolte als reale Aufhebung jeder zielorientierten 
Politik and Handlung für die Kunst vorlebt.

„Georgia Sagri: Case_L“, Kunsthalle Friart Fribourg, 10. Juni bis 
31. Juli 2022.

Anmerkungen
1  Vgl. das Kapitel „Paraphragma und Diaphragma“, in: Luce 

Irigaray, Speculum. Spiegel des anderen Geschlechts, Frankfurt/M. 
1980, S. 303–321.

2  Georgia Sagri, Stage of Recovery, Brüssel 2021, S. 81.
3  „Der Ausweg aus der ‚Höhle‘“ in: Irigaray, S. 351–358.
4  Siehe Sagris E-Mail an Adam Szymczyk, in: Sagri, S. 81.
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