
Aldo Mozzini ■ * Benedikt Bock ■ * Bettina Carl ■ Cathrin Jarema 
Doris Dehan Son ■ * Ian Wooldridge ■ * Izidora l LETHE
Jack Pryce ■ * Johanna Müller ■ Lara Dâmaso ■ Leander Eisenmann
Leila Peacock ■ * Li Tavor ■ * Marc Lee ■ Maria Pomiansky
* Marianthi Papalexandri Alexandri ■ Marius Eckert ■ * Mickry 3 
Nadia Hauri ■ Nicola Genovese ■ * Nicolle Bussien
* Nils Amadeus Lange ■ * Nina Emge ■ Paula Henrike Herrmann
Paulo Wirz ■ Samrat Banerjee ■ Susan Steiger
Taiyo Onorato & Nico Krebs ■ Ursula Palla ■ Val Minnig
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ÖFFNUNGSZEITEN
Di / Do / Sa / So 11 – 17 Uhr 

Mi & Fr  11 – 20 Uhr
Mo geschlossen

Der Eintritt ist frei

Führungen durch die 
Ausstellung

Sonntag
02. Oktober
11.45 Uhr

mit Simon Husslein und 
Duscha Kistler (Verant-
wortliche  Werkschau)

Mittwoch
05. Oktober
18.30 Uhr

mit Alexandra Blättler 
(Jurymitglied) und 
Duscha Kistler

Sonntag
09. Oktober
11.15 Uhr

mit Deborah Keller 
(Jurymitglied) und 
Duscha Kistler
Keine Anmeldung 
erforderlich

SonntagsAteliers
Gestalterische Work-
shops für Kinder von 
5 bis 10 Jahren mit 
Laura Flück und 
Felizitas Küng 

Sonntag
02. Oktober
11.15 – 13.15 Uhr
Sonntag
09. Oktober
11.15 – 13.15 Uhr

Anmeldung 
erforderlich unter: 
info@hauskonstruktiv.ch

Vernissage 
Mittwoch

28. September
19.30 – 22 Uhr

Lesungen & 
Performances
Benedikt Bock

Robert Zweifel –
 Der Traum von Vier, 2022, 

ca. 20 Minuten
Freitag

30. September
19 Uhr

Samstag
08. Oktober

14.30 Uhr

Cathrin Jarema
amongst strangers and 

glitches, 2022 
Während der 

gesamten 
Ausstellungsdauer

Nils Amadeus Lange 
e piangono ancora, 2022, 

ca. 40 Minuten
Samstag

08. Oktober
15.30 Uhr

Speeddating
Begegnungen mit den 

Kunstschaffenden, 
moderiert von Kunst-

bulletin Autor:innen
Freitag

07. Oktober
17 – 19 Uhr

Liebe Besucher:innen, herzlich willkommen! Sie haben 
es sicherlich bemerkt, die Werkschau des Kantons 
Zürich kommt dieses Jahr farbenfroh und kontrastreich 
daher. Es ist das Neben- und Miteinander von Farben, 
das Martin Woodtli in seiner diesjährigen visuellen 
Gestaltung auslotet. Ein Spiel mit den sogenannten 
Simultankontrasten, die besagen, dass sich nebenein-
anderliegende Farben gleichzeitig und wechselseitig 
beeinflussen. Das Gleiche gilt auch für eine Ausstel-
lung: Kunstwerke, die sich gegenüberstehen, sich eine 
Wand oder einen Raum teilen, machen etwas miteinan-
der. Sie treten in einen Dialog, nehmen Bezug, schwä-
chen oder stärken sich. Sie werden zu einem Miteinan-
der, zu einer Gemeinschaft – ob sie es wollen oder nicht.

Es kommt selten vor, dass Kulturförderung selber 
« Gemeinschaft » generiert und verantwortet. Meist 
unterstützt sie kollektive und kooperative Initiativen 
von anderen. Umso wertvoller ist für die Fachstelle 
Kultur die jährliche Umsetzung der Werkschau – die 
enge Zusammenarbeit mit den Kunstschaffenden ist ein 
bereicherndes Lernstück und gleichzeitig Reality Check 
der eigenen Förderpraxis. 

Von den Künstler:innen hingegen verlangt eine 
Gruppenausstellung wie die Werkschau, die nicht wie 
gewöhnlich einer thematischen oder kuratorischen 
Leitplanke folgt, viel Vertrauen und Flexibilität: Die 30 
künstlerischen Positionen, die sich hier im Museum 
Haus Konstruktiv die vier Räume teilen, verbindet 
einzig, dass sie alle für einen der zwölf Werkbeiträge 
nominiert sind. Sie wurden aufgrund ihrer herausra-
genden Entwicklungen in den letzten drei Jahren von 
einer Jury aus 248 Dossiers ausgewählt und eingeladen, 
sich mit einer aktuellen Arbeit um einen Werkbeitrag in 
Höhe von je 24 000 Franken zu bewerben. Die Ausstel-
lung in dieser renommierten Institution ist für die 
Kunstschaffenden eine aussergewöhnliche Gelegenheit, 

auch wenn sie das Mit- und Nebeneinander in der 
jeweils zugeteilten Raumsituation nicht steuern kön-
nen. Gleichzeitig ist die Herausforderung gross: Es geht 
um eine massgebliche finanzielle Unterstützung, die 
viel bewirken kann in einer künstlerischen Laufbahn, 
und es geht um die Anerkennung von oft jahre- bis jahr-
zehntelanger Arbeit.

Um diese meist ausgiebigen Recherche- und Entwick-
lungsphasen hinter den einzelnen Werken, die Arbeits-
situation der Kunstschaffenden und vor allem auch die 
Themen, die sie antreiben, sichtbar zu machen, konnten 
wir dieses Jahr die Zusammenarbeit mit der Schweizer 
Kunstzeitschrift Kunstbulletin gewinnen. Für die Texte 
in der vorliegenden Werkschau-Zeitung sind junge 
Kulturpublizist:innen verantwortlich. Sie haben die 
Kunstschaffenden in ihren Ateliers besucht und kurze 
Reportagen in journalistischem Stil verfasst. Dabei 
stand für einmal nicht die kunsthistorische Annähe-
rung und Interpretation eines Werkes im Vordergrund, 
sondern die Künstler:innen und ihr Schaffen. Eine un-
gewohnte Herangehensweise – sowohl für die Autor:in-
nen als auch für die Kunstschaffenden –, die Ihnen, 
liebe Besuchende, einen unmittelbaren und leichten 
Zugang ermöglichen möchte. Für mehr Informationen 
zu den einzelnen Werken findet am Freitag, 7. Oktober 
ergänzend ein Speeddating statt, an dem anwesende 
Kunstschaffende über ihre Arbeiten Auskunft geben. 

Ich bedanke mich an dieser Stelle bei der Jury, beim 
Museum Haus Konstruktiv und beim Kunstbulletin und 
ihren Autor:innen für die engagierte Zusammenarbeit. 
Mein grösster Dank geht jedoch an die ausstellenden 
Künstler:innen – für ihr Vertrauen, ihre anhaltende 
Risikofreude und das inspirierende Miteinander. 

MADELEINE HERZOG Leiterin Fachstelle Kultur Kanton Zürich

Vorwort

Unmittelbare und personenbezogene Unterstützung von Kunstschaffenden
Die Fachstelle Kultur vergibt einmal jährlich in einem zweistufigen Verfahren Werk-
beiträge im Bereich Bildende Kunst. Der Beitrag will Kunstschaffenden eine finan-
zielle Hilfe bieten, um ihre künstlerische Tätigkeit weiterzuentwickeln oder ein 
konkretes Projekt oder Werk auszuarbeiten. Ziel dieser Art von Förderung ist die 
unmittelbare und personenbezogene Unterstützung von Künstler:innen mit Wohn-
sitz im Kanton Zürich. 

Vermittlung der Kunstschaffenden und ihrer Arbeiten 
an die breite Öffentlichkeit und das Fachpublikum

Die Werkschau 2022 wird von der Fachstelle Kultur konzipiert und organisiert und 
ist seit 2014 zu Gast im Museum Haus Konstruktiv. Eine von der Fachstelle Kultur 
eingesetzte Jury hat im Frühjahr 248 eingereichten Dossiers gesichtet und 30 
künstlerische Positionen – darunter ein Künstlerduo und ein Künstlerinnentrio – 
eingeladen, ihre Arbeiten auszustellen. Eine Altersgrenze besteht dabei nicht. Die 
Teilnahme an der Ausschreibung ist für etablierte wie auch für jüngere Kunstschaf-
fende mit weniger Ausstellungserfahrung möglich. Künstler:innen oder Kollektive 
können insgesamt maximal drei Werkbeiträge in Empfang nehmen.

Zwölf Künstler:innen erhalten einen Werkbeitrag des Kantons Zürich
In der zweiten Runde hat die Jury ausschliesslich die 30 ausgestellten Originalwerke 
begutachtet. Massgeblich für die Vergabe eines Werkbeitrags ist die künstlerische 
Qualität und Originalität der ausgestellten Arbeit. Nach eingehender Diskussion ist die 
Jury zum Ergebnis gekommen, dieses Jahr folgende 12 Kunstschaffenden aufgrund 
ihrer künstlerischen Arbeit in der Werkschau mit einem Werkbeitrag des Kantons 
Zürich in der Höhe von je 24 000 Schweizer Franken zu honorieren: 
 

* BENEDIKT BOCK  * NICOLLE BUSSIEN
* BETTINA CARL  * NINA EMGE 

 * NILS AMADEUS LANGE  * MARC LEE
  * IZIDORA I LETHE  * MICKRY 3

   * JOHANNA MÜLLER  * MARIANTHI PAPALEXANDRI ALEXANDRI
             * LI TAVOR  * IAN WOOLDRIDGE

 
JURY 2022

Mitglieder der kantonalen Kulturförderungskommission: 
Sabian Baumann, Künstler*, Zürich 

Alexandra Blättler, Kunsthistorikerin und Sammlungskuratorin 
Kunstmuseum Luzern 

Anders Guggisberg, Künstler, Zürich
Deborah Keller, Redaktorin Kunstbulletin und Kuratorin Kunsthalle Arbon

Externe Jurygäste: Sophie Jung, Künstlerin, Basel / London
Carmen Weisskopf, Künstlerin, Berlin 



Erdgeschoss

  

  

 

  1
  JACK PRYCE
(*1990, Shrewsbury / UK) lebt in Zürich

MONOCHROMATIC MUM AND DAD JOKES 

A POWER CUT /  2022 Acryl und Siebdruck auf Leinwand, 100 x 80 cm
FRUIT FLIES /  2022 Acryl und Siebdruck auf Leinwand, insgesamt: 100 x 110 cm, einzeln: 100 x 70 cm, 
100 x 40 cm
PEAK TIME /  2022 Acryl und Siebdruck auf Leinwand, 100 x 100 cm
I’VE GOT HIM!  /  2022 Acryl und Siebdruck auf Leinwand, 100 x 120 cm
MOBILE LIBRARY /  2022 Acryl und Siebdruck auf Leinwand, insgesamt: 100 x 80 cm, einzeln: 100 x 40 cm

Alle Monochrome gemalt von Elvira Bättig.

Direkt neben dem botanischen Garten im ersten Stock lebt und arbeitet Jack Pryce 
zwischen Fotostudios, Ateliers und Wohnungen. Der Rundgang durch die Räume 
endet im Atelier. Oder eher im Büro? Der im britischen Shrewsbury aufgewachsene 
Künstler und Mitgründer des Luzerner Offspaces marytwo überlegt laut, « ist es ein 
Atelier, auch wenn man nicht mit den Händen Kunst macht? »  Ein Bücherregal, 
vollgestellt mit sorgfältig sortierten Kunstbüchern und Katalogen, füllt eine ganze 
Wand. Rechts davon hängen in Wolken Paninibilder, Fotos von Rebook-Turnschuhen 
und Tennisbällen – Sammlerstücke aus der Alltagskultur. Von dort schweift der Blick 
zur nächsten Wand mit Skizzen für die Arbeit für die Werkschau im Haus Konstruk-
tiv und über Sockel mit Kunstbüchern, die wiederum Teil der Arbeit 11 Books Recom-
mended By The Artist sind. Sammeln und Recherchieren entlang künstlerischer Posi-
tionen, eines Stils oder einer Bewegung sind Methoden, die in der Praxis von Jack 
Pryce verschmelzen. Diese Arbeitsweise nutzt er nicht nur für Langzeit-Projekte wie 
die Archivierung seiner Bibliothek. Sondern auch für erste Konzepte zu Arbeiten im 
Hinblick auf kommende Ausstellungen. Wenn die Materialität und die Umsetzung 
definiert sind, stellt Jack Pryce nur gerade das selbst her, was er gut kann. Das meiste 
Material kauft er, lässt es produzieren oder holt sich Unterstützung für die Umset-
zung. Die verwendeten Materialien reichen von im Internet gehandelten « Collecti-
bles » (Sammlerstücken) und industriell hergestellten Produkten wie einem Fussball-
Fan-Schal bis hin zu kunsthistorischen Zitaten in Form monochromer Malerei. Jack 
Pryce verwendet alles Verfügbare als « Readymades ».  Die Faszination für den 
englischen Fussballclub Liverpool begleitet Jack Pryce seit seiner Kindheit. Mer-
chandise, wie der Schal seiner Lieblingsmannschaft, wird millionenfach hergestellt. 
Die damit verbundene unendliche Verfügbarkeit steht der Intimität des einzelnen 
Stücks gegenüber, das jahrelang im Kinderzimmer an der Wand hing. Jack Pryce 
spielt mit Referenzfeldern aus Büchern, Objekten und Kunstwerken, mit Codes aus 
der Kunstwelt, Musikvereinen und der eigenen Familie. Auch der für englische Vor-
orte typische Humor, den seine Eltern pflegen, fliesst in seine Arbeit ein, indem er 
ihre Witze auf monochromen Leinwänden platziert, die sich wiederum an die Mo-
nochromatic Jokes des amerikanischen Malers Richard Prince anlehnen. Wenn Jack 
Pryce Bestehendes nutzt und zitiert, bedeutet dies für ihn Sicherheit. Doch gleich-
zeitig bedingt es einen bewussten Umgang mit den Quellen, denn nur so lässt sich 
eine unkritische Reproduktion bestimmter Haltungen vermeiden. 

LAURA BREITSCHMID studiert Kulturpublizistik (MA Art Education) 
an der Zürcher Hochschule der Künste und arbeitet als Kuratorin. 

2
  NICOLA GENOVESE
(*1971, Venedig) lebt in Zürich

TINNITUS /  2022 Eisen,  Stoff,  Zinn,  Harz,  180 x 100 x 210 cm 

Nicola Genovese geht zielstrebig durch die Gänge des grossen Gebäudes nahe der 
Limmat, wo er momentan im Atelier eines Freundes arbeiten kann. Unten, in der 
angegliederten Werkstatt, entstehen gerade neue Skulpturen – wir steigen aber zuerst 
nach oben, wo er Arbeiten in einem fensterlosen Raum lagert. Zusammen hieven wir 
den grossen, unteren Teil der Skulptur für die Werkschau im Haus Konstruktiv auf 
den Boden. Wir umkreisen das Objekt aus Metall, während wir über Motive seiner 
künstlerischen Praxis sprechen. Zum Beispiel die Form von Hummerklauen, die sich 
auch in dieser Arbeit wiederfinden. « Was mir am Motiv der Klaue gefällt, ist, dass es 
so ambivalent ist. Du kannst damit jemanden verletzen, dich aber auch an etwas fest-
halten. Es beinhaltet Aggressivität und Stabilität gleichzeitig », erklärt der Künstler. 
Die Skulptur heisst Tinnitus und erinnert an eine Grabstätte. Aus der Metallplatte 
quillen kissenartige Erhebungen aus organischen Aussparungen.  In seinen 
grossformatigen Skulpturen verwendet Nicola Genovese Materialien wie Keramik, 
glattes Metall und weiche Textilien und Polster, die sich durch ihre Konnotation und 
die haptische Wahrnehmung kontrastieren und Spannung aufbauen. Die Ästhetik 
seiner Arbeiten erinnert an groteske Zeichnungen aus dem Mittelalter oder der Re-
naissance. Er mag das Düstere daran und beschäftigt sich gern mit dem Monströsen 
und seinen Symbolen, distanziert sich aber klar von Fantasy und Goblincore; eine 
Ästhetik, die von der Folklore der Kobolde inspiriert ist. Er verwendet diese Formen-
sprache, um Themen wie Männlichkeit und den « Postgender-Body » zu umkreisen.
  Auf dem Weg in die Werkstatt sprechen wir darüber, dass er in der Vergangenheit 
oft seine Skulpturen in Performances miteinbezogen hat. Momentan fokussiere er sich 

aber mehr auf sein skulpturales Schaffen und verlagere Performance in den Theater-
raum. Nicola Genovese mag den White Cube als « Church of Freedom » für seine 
Skulpturen, für Performance sei es ein zu künstlicher Ort mit zu vielen Ablenkungen.  
  Unten warten verschiedene Werke auf ihren Platz in kommenden Ausstellungen, 
wo sie gestellt, an die Wand angebracht oder von der Decke hängen werden. Er 
kontrolliert zusammen mit seinem Assistenten die gemachten Arbeitsschritte am 
oberen Teil von Tinnitus. Bei dieser Hilfe für die Umsetzung seiner Skulpturen bleibe 
es auch. Nicola Genovese kann sich das Arbeiten im Kollektiv nur schwer vorstellen. 
Zu viele Kompromisse, zu viel Abhängigkeit voneinander. Dazu sei er zu « picky », zu 
eigenständig in seiner Arbeitsweise. Heute Nachmittag wird er sich noch ein neues 
Studio ansehen: « Platz ist immer ein Problem, wenn man Skulpturen macht – prak-
tischer wärs gewesen, wenn ich Videokünstler geworden wäre », lacht er. 

GIANNA ROVERE ist freischaffende Autorin, Kuratorin und Kulturjournalistin in Zürich und Luzern. 
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  IZIDORA I LETHE
(*1987, Split) lebt in Zürich

CONVERSION (glow)  /  2022 Wand-Glühen ausgeführt in Stille durch 5 in Beziehung stehende und 
heterogene Körperwissen, liquide Pigmente
5 Graphitzeichnungen /  2022 ca. 788 x 233 cm
TRANSIRE [       /  2022 Graphit auf semitransparentem Papier, 50 x 70 cm
TRANSIRE ł       /  2022 Graphit auf semitransparentem Papier, 50 x 70 cm
TRANSIRE (       /  2022 Graphit auf semitransparentem Papier, 50 x 70 cm
TRANSIRE I       /  2022 Graphit auf semitransparentem Papier, 50 x 70 cm
TRANSIRE        /  2022 Graphit auf semitransparentem Papier, 50 x 70 cm

In eindrücklicher Redegewandtheit führt Izidora I LETHE ins künstlerische Schaffen 
ein und wechselt dabei fliessend zwischen druckreifem Englisch und breitem « Züri-
dütsch ». Von den Studienjahren in San Francisco sind einige Anglizismen haften 
geblieben, die den Wortschatz bereichern, mit dem LETHE die eigene künstlerische 
Arbeit beschreibt. Während unseres Videoanrufes sitzt LETHE im lichtdurchfluteten 
Atelier in der Zürcher Binz39 und kann hier zusammen mit anderen Stipendiat:innen 
während zweier Jahre der Arbeit nachgehen. Der Standort des Ateliergebäudes am 
linken Limmatufer könnte dabei nicht passender sein, verweist der Künstler:innen-
name doch auf einen Fluss der griechischen Mythologie und zugleich auf eine Form 
interdisziplinärer Recherche, die einem kontinuierlichen Zusammenfliessen unter-
schiedlicher Ausdrucksformen gleicht. Ob in Installation, Choreografie, Video, 
Skulptur oder Zeichnung – jeweils begleitet von korrespondierenden Schreibprozes-
sen –, widmet sich die stark konzeptuelle Arbeit der kritischen Befragung histori-
scher Kanons. Diese sucht LETHE durch unterschätzte Arten der Produktion und 
Vermittlung von Wissen aufzubrechen. Der dominierenden, einstimmigen Sicht auf 
die Welt wird so eine Polyvokalität entgegengehalten, welche die binären Denkweisen 
über Natur / Kultur sowie bezüglich Gender und Herkunft herausfordert. Ausgangs-
punkt ist dabei jeweils der Körper, den – sei er non-binär / trans*, queer, weiblich, 
postmigrantisch oder postkolonial – LETHE als Ort der Produktion und Speicherung 
von übersehenem Wissen versteht. Schlussendlich sind es diese körperlich einge-
schriebenen Epistemologien, die LETHE in der eigenen Arbeit zu mobilisieren und 
zugänglich zu machen versucht. Die gewählte künstlerische Formensprache situiert 
sich deshalb im offenen Spektrum der Abstraktion, welches Raum für andere Arten 
des Seins und Beziehens lässt.  Auch in der für die diesjährige Werkschau konzi-
pierten Arbeit CONVERSION (glow), 2022, kombiniert LETHE diverse Medien zu 
einem installativen Ganzen. Den Hintergrund bildet dabei ein Wandbild, das während 
des Ausstellungsaufbaus in Abwesenheit des Publikums von fünf Performer:innen 
markiert wurde. Davor positioniert sind fünf semi-transparente Zeichnungsarbeiten: 
TRANSIRE [    , TRANSIRE ł    , TRANSIRE (   , TRANSIRE |   , TRANSIRE       . Sie 
schlagen potenzielle « Scores» vor – konzeptuelle Parameter für mögliche, noch aus-
stehende Interventionen. Das in der Arbeit beinhaltete transformatorische Potenzial 
bietet sich dabei nicht nur den möglichen Performer:innen, sondern ebenso den 
Besucher:innen an. Gleichzeitig greift die Arbeit die Geschichte des Ausstellungs-
gebäudes der Werkschau auf. So wie einst in der ehemaligen Strom-Umformerstation 
Selnau, werden auch in LETHES Arbeit Energien umgewandelt und zugleich körper-
lich angetriebene und nie abgeschlossenen Werdensprozesse angestossen.

SELMA MEULI ist freischaffende Autorin und Kuratorin. Sie ist Teil des Organisationsteams von Platt-
form23 und absolviert derzeit einen Master in Kunstgeschichte und Bildtheorie an der Universität Basel. 
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  CATHRIN JAREMA
(*1989, Zürich) lebt in Brüssel und Zürich

AMONGST STRANGERS AND GLITCHES /  2022 
PERFORMANCE: während der gesamten Ausstel lungsdauer 

Cathrin Jarema hockt auf dem Boden und ist in ihre Arbeit vertieft: Sie pinselt Wörter 
auf pastellfarbige Quader, die wie zuckrige Sahnetorten aussehen. Die Künstlerin 
springt auf und heisst mich herzlich willkommen – in einem Zürcher Ausstellungs-
raum, der für sie während der Aufbauphase zugleich als eine Art temporäres Atelier 
fungiert.  Cathrin Jarema erzählt voller Lebendigkeit über die Herausforderung, 

mehrere Projekte in kurzer Zeit hintereinander oder parallel zu entwickeln. Es ist ihr 
aber auch anzusehen, dass ihr dies Energie gibt und dass ihr diese Form des Arbeitens 
entspricht: die Vielschichtigkeit und die koordinatorisch anspruchsvolle Aufgabe. 
Gerade ist sie am Vorbereiten einer Einzelausstellung in einem Offspace in Zürich-
Oerlikon. Bis vor Kurzem hat sie noch zusammen mit Clifford E. Bruckmann den 
Ausstellungsraum Hamlet in der Nachbarschaft geleitet. Zugleich arbeitet sie an 
einem Buchprojekt – und parallel dazu laufen die Vorbereitungen für die Werkschau. 
  Eine Gleichzeitigkeit des Ungleichzeitigen gibt es in ihrem Leben vor allem auch 
durch das viele Reisen. Die Künstlerin pendelt zwischen Brüssel und Zürich. In 
Brüssel, wo sie nach ihrem Masterstudium in Performance und Choreografie hängen 
blieb, hat sie einen Atelierraum, der tendenziell als Schreibstube fungiert. Daneben ist 
sie regelmässig im Tanzstudio und manchmal wird selbst das Bahnfahren zu ihrem 
zweiten Studio. Es ist ein fliessendes Zusammenspiel und die Kunst findet darin ihren 
Platz immer ganz oben, trotz der verschiedenen « Hüte », mit denen sie jonglieren 
müsse – wie sie erzählt. Es sei ja immer ein Balanceakt zwischen der künstlerischen 
Praxis und den Jobs, die man daneben mache, um die eigentliche Arbeit zu finanzieren.
  Dies passt auch zu den Inhalten, mit denen sich die Künstlerin beschäftigt. Was 
ist eine Geschichte – eine persönliche, eine kollektive? Wie erzählen wir sie, wem 
erzählen wir sie und was macht sie mit uns? Cathrin Jarema sammelt nämlich Ge-
schichten. Sie hat ein persönliches Archiv angelegt: ein Traumarchiv beispielsweise 
oder ein Schlafarchiv. Später fiktionalisiert sie die in Tagebuchform festgehaltenen 
Gedanken und verarbeitet sie wiederum zu visuellen Werken. Wie kann das Geschrie-
bene Form finden im Raum? Gibt es eine Politik des Storytellings?  Cathrin Jarema 
arbeitet interdisziplinär. Sie entwickelt Performances, Videos und skulpturale Instal-
lationen – stets einer narrativen Forschung verpflichtet, die seziert und neu zusam-
mengesetzt wird, oftmals in direktem Kontakt mit dem Publikum. (Selbst-)Reflexion 
ist dabei zentral – und es kann nie komplex genug werden. Der Künstlerin wird 
schnell langweilig, wenn sie ihre Arbeit nicht ständig weiterentwickelt.  Wie 
schreibt man über sich? Oder: Wie spricht man über sich? Wie wirkt sich unser 
Sprachgebrauch auf unsere Kommunikation aus? Ihr Beitrag für die Werkschau geht 
diesen Themen nach und hinterfragt dabei Floskeln und Vokabular aus den Social 
Media. Eine Gruppe von Performer:innen schafft mittels eines Skripts der Künstlerin 
eine Art Verschiebung im Haus Konstruktiv, sorgt für einen Bruch in den klassischen 
Narrativen einer Kunstausstellung. 

VALESKA MARINA STACH studierte Bildende Kunst. Aktuell absolviert sie ein Masterstudium in Litera-
rischem Schreiben an der Hochschule der Künste Bern, seit 2019 ist sie als freie Autorin in Basel tätig. 

5
  VAL MINNIG 
(*1991, Chur) lebt in Zürich

VOM FEINSTEN LIGHT LUNCH TIME MOMENTS TAVOLA /  2022 verschiedene Giessmaterialien, 
Stahlplatten, 440 x 160 x 20 cm und 30 x 30 x 5 cm

Val Minnig entfernt den Zettel mit der Handynummer an der Eingangstür der Binz39. 
Dort hätte ich anrufen können, wenn ich – wie viele andere – bereits am klemmenden 
Eingangstor stecken geblieben wäre. Wir steigen die Treppen hoch, durchqueren den 
Ausstellungsraum und betreten das Atelier, welches jeweils für zwei Jahre wechselnden 
Kunstschaffenden von der Stiftung Binz39 zur Verfügung gestellt wird. Auf uns wartet 
bereits Gamba, Val Minnigs vierbeinige Begleiterin.  

Wachteleier kann man im Internet bestellen und zuhause maschinell ausbrüten. 
Sechs Wachteln müssen gemäss Tierschutzverordnung eine Fläche von mindestens 
0,5 Quadratmetern bei einer Mindesthöhe von 50 Zentimetern zur Verfügung stehen. 
Val Minnigs 27 Wachteln leben in einem Garten an der Hohlstrasse und haben mehr 
Platz. Auf dem Atelierboden in der Binz sind Fotografien der gefiederten Wesen 
ausgebreitet. Das Wandbild für das Kulturbüro in Zürich zeigt exemplarisch Val Min-
nigs Interesse, das sich meist in installativen Arbeiten manifestiert: Das Bild über-
setzt Alltagsmomente, in denen Lebensräume von Menschen und Tieren aufeinan-
derprallen und visualisiert die Allgegenwärtigkeit von Tieren in unserer Gesellschaft. 
Humorvoll klagt Val Minnig nicht die Brutalität der Massentierhaltung an, sondern 
lässt das dahinter liegende Regelwerk deutlich werden. Eine Wachtel braucht eine 
minimale Raumhöhe von 50 Zentimetern – solche menschengeschaffenen Tatsachen 
wirken absurd und faszinieren und erschrecken zugleich. Die Arbeiten entstehen 
meist für konkrete Ausstellungssituationen und in Reaktion auf den jeweiligen Raum 
und Kontext. Diese Vorgehensweise hilft Val Minnig, den Fokus auf einem Thema zu 
behalten. Dabei knüpft Val Minnig oft an bestehende Werke an – Materialien wie 
Holzlatten finden in verschiedenen Arbeiten Verwendung und das technische Know-
how ist allgemein zugänglich. 

Zurzeit formt Val Minnig Keramikkacheln eines alten Ofens ab. Ursprünglich wärm-
te dieser ein Herrschaftshaus und wurde später in einer einfachen Hütte neu verbaut. 
Inzwischen heizt ein elektrischer Ofen statt eines Feuers den Kachelofen auf. Die 
Kachelreliefs zeigen eine Figur mit Instrumenten, je nach Version lauscht ein Vogel, 
ein Hirsch oder Hund den Klängen. Hier klingen Themen an, die auch Val Minnig 
umtreiben: Welche kulturellen Darstellungskonventionen prägen uns und wie ändert 
sich das Verhältnis zwischen Mensch und Tier? Durch Abschleifen und Hinzufügen 
von Material entwickelt Val Minnig für die abgegossenen Kacheln aus künstlichem 
Giessharz ein neues Bildprogramm.  

LAURA BREITSCHMID studiert Kulturpublizistik (MA Art Education) 
an der Zürcher Hochschule der Künste und arbeitet als Kuratorin.
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  9  NILS AMADEUS LANGE 
(1989, Köln) lebt in Zürich

E PIANGONO ANCORA /  2022 ca. 40'
PERFORMANCE:  Sa 08. Oktober, 15.30 Uhr

Nils Amadeus Lange und ich treffen uns an einem heissen Sommernachmittag am 
Ufer der Sihl, ganz in der Nähe des Haus Konstruktiv. Der heute in Zürich heimische, 
zuvor jedoch lange in Berlin lebende Künstler hat kein Atelier, sondern zieht es vor, 
an den Orten zu arbeiten, an denen seine Werke gezeigt werden. Wenn Lange von 
seiner Kunst spricht, beginnt er gerne ganz am Anfang, bei seiner Studienzeit in Bern. 
Denn auch wenn der Künstler keine klassische Bühnenkarriere eingeschlagen hat, 
prägt das Theaterstudium an der Hochschule der Künste Bern bis heute sein sich 
dynamisch zwischen Performance, Choreografie und skulpturaler Praxis artikulie-
rendes Schaffen. So sind es einerseits der Umgang mit dem Publikum, aber auch 
Fragen des Sichtbarmachens, beziehungsweise des bewussten Hinter-die-Kulissen-
Schauen-Lassens, die ihn mit dem traditionellen Theater verbinden – und zugleich 
seine Distanzierung davon erkennbar machen. Die Ordnung der Dinge zu « queeren », 
das heisst die Traditionen des Theaters, insbesondere aber auch gesellschaftliche 
Modelle und Genderstereotypen betreffende Konventionen zu dekonstruieren, ist 
anhaltender Bestandteil von Nils Amadeus Langes künstlerischer Praxis. Kompo-
nenten der sogenannten « High Culture » treffen in seinem Schaffen auf Elemente 
popkulturellen Ursprungs und führen zu ungewohnten, gar explosiven Kombinationen 
von Referenzen und Materialien.  Für die 2019 entstandene Arbeit Old Masters, 
liess Lange etwa einen gebuchten Elvis Presley-Imitator vor billigen Hochglanz-
drucken alter Meister performen und in Despicable von 2018 hängten die Trickfilm-
figuren Minions Originale von Bruce Nauman und Candida Höfer an die Wände der 
Kunsthalle Basel. Die Entstehungsprozesse der zumeist kollaborativ mit anderen 
Performer:innen, aber auch mit dem Publikum erarbeiteten Performances, werden 
bei Lange sowohl offengelegt als auch offen gehalten und stellen ein die Arbeit kons-
tituierendes Element dar. Traditionellen Arbeitsprozessen innewohnende Macht-
verhältnisse werden dadurch nicht nur angesprochen, sondern es wird ihnen aktiv 
entgegengewirkt. Durch diese horizontale Herangehensweise wird nicht nur den 
Performer:innen ein Mitbestimmungsrecht zugesprochen, sondern auch das Publi-
kum bekommt die Gelegenheit, direkt in den Entstehungsprozess der Arbeit mitein-
bezogen zu werden und gleichzeitig aus seiner traditionellen Anonymität hervor-
zutreten. Langes Performances fungieren so zu offenen Kunstwerken, die vielseitig 
formbar als gemeinsames Erlebnis neuer geteilter Realitäten wahrgenommen 
werden können. 

In der für die Werkschau konzipierten Performance e piangano ancora führt Nils 
Amadeus Lange seine Recherche zu den Möglichkeiten, das Publikum in das perfor-
mative Geschehen zu integrieren, fort. Ausgehend vom Akt der Klage und des Trau-
erns, deren Ursprung uns jedoch unerschlossen bleibt, testet Lange gemeinsam mit 
dem Publikum die Auswirkungen überschwänglicher Sentimentalität: Entsteht ein 
Gefühl der Zusammengehörigkeit, wenn wir gemeinsam trauern?

SELMA MEULI ist freischaffende Autorin und Kuratorin. Sie ist Teil des Organisationsteams 
von Plattform23 und absolviert derzeit einen Master in Kunstgeschichte und Bildtheorie an 

der Universität Basel. 

  10
  ALDO MOZZINI  
(*1956, Locarno) lebt in Zürich

QUASI UN’APPARIZIONE /  2022 Lappen aus dem Tiefdruck, Bockleiter aus Holz, Büchse, 
140 x 80 x 70 cm

Von der Bus-Endstation in Affoltern, vorbei an einem neuen Mehrfamilienhaus und 
Hecken, hinauf in den ersten Stock über einer Coop-Filiale: Hier liegt Aldo Mozzinis 
Atelier – mit Blick auf die A1 und grüne Wiesen. Seit er sich in den 1970er-Jahren ein 
Zugticket Locarno – Zürich einfach kaufte, lebt und arbeitet er in Zürich. Aldo Mozzinis 
Werk umfasst neuere figurative Arbeiten aus Textilien sowie architektonische Raum-
installation und Zeichnungen. Letztere begleiten sein künstlerisches Schaffen seit 
Anbeginn, werden jedoch kaum je in Ausstellungen gezeigt. « Beim Zeichnen schaltet 
die Geschwindigkeit des Strichs das Denken aus », sagt Aldo Mozzini. Dabei entstehen 
auf dem Papier keine Skizzen für neue Arbeiten. Vielmehr dienen bestehende Werke 
als Ausgangslage für Zeichnungen, in denen eine Suche weitergeht, die nicht in einem 
konkreten Resultat enden muss.

Unser Gespräch kreist um « Orte »: Aldo Mozzini kommt immer zu früh zu Verabre-
dungen, um Zeit für den Ort und dessen Stimmung zu haben. Wie entsteht Atmosphäre 
und wie funktionieren Räume, oder eben nicht? Wie reagieren Menschen in unter-
schiedlichen Umgebungen, wie bewegen sie sich darin? Aldo Mozzinis Interesse an 
der Architektur kommt mitunter daher, dass diese scheinbar gegeben ist und uns 
täglich umgibt. Architektur kann anstrengend oder beflügelnd wirken. Die von Aldo 
Mozzini gebauten Städte sind subjektive Konstruktionen, bestehend aus Elementen, 

  6
  PAULA HENRIKE 
HERRMANN 
(*1993, Bern) lebt in Zürich

WHIRLWIND OF DETAILS /  2022 Foto auf Papier; Öl, Ölkreide, Tinte, Bleistift, Farbstift, Kugel- 
schreiber, Papier, Fotos, Zeitschrift, Seide, Baumwolle, Grösse variabel
FAR FROM WISHES, CARE AND BAD WEATHER /  2022 Holz, Öl, Farbstift, Tinte, Papier, 
Klebstreifen, Fotos, Zeitschrift, Grösse variabel
CLOSE AS A SISTER COMMON AS GRASS /  2022 Foto auf Teller; Papier und Glas, Buchstaben, 
Notizpapier, Öl, Ölpastell, Bleistift, Farbstift, Fotos, Zeitschrift, Karton, Grösse variabel  

Paula Henrike Herrmann erzählt in ihrem Atelier, dass sie oft auf dem Boden malt 
und collagiert. Das mag erstaunen, haben doch viele eine andere Vorstellung einer 
Malerin im Atelier. Henrike Herrmann beschreibt diese Technik als einen Verlust der 
Kontrolle, als ein « sich über dem Bild ausschütten, etwas drauf purzeln lassen ». Bei 
der weiteren Bildfindung begibt sich die Künstlerin wieder in die Vertikale, stellt es 
an die Wand, und geht mit dieser Perspektive auf ihr Werk ein.  Diese Herange-
hensweise hat etwas Bezeichnendes für die Arbeit von Paula Henrike Herrmann. Sie 
sagt, sie denke immer wieder darüber nach, wie sie vorgegebenen Geschichten und 
Erwartungen entgegenwirken könne. Sie sucht sich ihre Motive und Erzählungen 
nicht in Helden- oder Erfolgsgeschichten, sondern vielmehr im Alltag, in vielleicht 
nebensächlichen Kleinigkeiten. Sie fängt Momente ein, die sie im Internet, in Zei-
tungen, aus ihrem eigenen Alltag herausfiltert, oder Beobachtungen, die sie auf der 
Strasse findet. Diese Entdeckungen schichtet sie dann zu grossen oder kleinen 
Installationen. Mal erinnern sie an Bühnenbilder, mal an die Collagen, die über dem 
Teenagerbett hängen.  Paula Henrike Herrmann trägt ihre präzisen Beobachtun-
gen zusammen, macht daraus eine Form des « Sorgetragens », ein ständiger Prozess 
des Teilens und Vernetzens gemeinsamer Erfahrungen. Die Künstlerin spricht gerne 
von Gefässen, die sinnbildlich für ihre Arbeitsmethode stehen: « Eine Tasche, sie 
wird nicht nur für den Konsum benutzt, sondern fungiert als Träger:in für unter-
schiedliche Menschen, Freund:innen, und durch ein Weiterreichen hinterlassen sie 
Spuren von Geschichten. » Etwas, das man mit sich oder in und auf sich trägt, wie 
die Pausenbrot-Box, die geteilt wird oder Bauchtaschen, mit dem Nötigsten drin. 
Eine feministische Strategie, die sich den Kleinigkeiten widmet, anstelle der grossen 
Eroberungen und Kampfplätze; eine Strategie, die Raum bietet, die Taschen zu sam-
meln und Zeit, sich dem vermeintlich Belanglosen zu widmen.  Ein weiterer wich-
tiger Teil in der Praxis von Paula Henrike Herrmann ist das Künstler:innen-Kollektiv 
Natalie Portman. Das Kollektiv arbeitet mit dem Publikum; es organisiert Anlässe wie 
Abendessen in der Ausstellung, Geburtstagsfeiern, Rheinüberquerungen mit Lesungen 
oder Performances im öffentlichen Raum. Der Fokus liegt auf der Verbindung von 
unterschiedlichem Publikum und interessanten Begegnungen. So kommen Köch:in-
nen, Restaurantgäste und Kunstpublikum, oder Rheinüberquerer:innen und Art- 
Basel-Publikum zusammen.  An der Werkschau zeigt Paula Henrike Herrmann 
ein spielerisches Schichten vor Ort. Sie hat ihre Taschen prall gefüllt mit Collagen, 
Malereien, Textausschnitten, Zeichnungen und Objekten. All dies packt sie aus und 
fügt sie zu einem wolkenähnlichen Gebilde zusammen. Die Suche nach den intensiven 
Momenten im Unscheinbaren hat begonnen – das S(ch)ichten von Geschichten. 

NADJA STEPHANIE SCHMID studierte Curatorial Studies (MA Art Education) an der 
Zürcher Hochschule der Künste. Sie war wissenschaftliche Mitarbeiterin im Kunstmuseum Basel und 

kommentiert in unterschiedlichen Formen Kunst. 

  7
  MARIANTHI   
PAPALEXANDRI   
ALEXANDRI 
(*1974, Ptolemaida/GR) lebt in Wald und Ithaca, NY/US

RESONATORS N3 /  2022 Motoren, Reispapier, Reiskörner, Mikrofonstative, Grösse variabel

Klänge besitzen einen unmittelbaren Zugang zu unserer Seele. Innerhalb von Augen-
blicken berühren sie uns, evozieren Bilder, wecken Erinnerungen und Sehnsüchte 
oder versetzen uns in eine andere Zeit und an einen anderen Ort. Die Faszination an 
dieser beinahe magischen Eigenschaft markiert den Grundstein für Marianthi Papa-
lexandri Alexandris Arbeit. Stets auf einer Gratwanderung bewegen sich ihre Werke 
zwischen Instrumentenbau, kinetischer und bildender Kunst. Sei es eine Komposi-
tion, Performance oder Klangskulptur – Papalexandri Alexandris Interesse gilt den 
resonanten Oberflächen der alltäglichen Dingwelt, anhand derer sie, fernab gängiger 
Vorstellungen von Instrumenten, das ursprüngliche Wesen von Klängen erforscht. 
  Ich treffe die Künstlerin und Komponistin in ihrem Atelier im Zürcher Oberland. 
In der Bleiche, wie das Areal der ehemaligen Textilfabrik in Wald genannt wird, nutzt 
sie zusammen mit ihrem Lebensgefährten, dem Schweizer Kinetik-Künstler Pe Lang, 
einen offenen, loftartigen Atelierraum. Mittig teilt eine Küchenzeile die Räumlich-

keit in Werkstatt und Bürobereich, während ein heller Nebenraum eine grosse Frei-
fläche bietet, um Variablen der Installationen und deren Wirkung zu testen.  
  In ihrer Schweizer Wahlheimat verbringt die gebürtige Griechin nur einen Teil 
des Jahres. Die restlichen Monate lebt und arbeitet sie in Ithaca, New York, wo sie 
seit rund sechs Jahren eine Assistenzprofessur im Musikdepartment der Cornell Uni-
versity innehat.  Dieser Wechsel zwischen den Arbeitsorten sei nicht immer ein-
fach, verrät Marianthi Papalexandri Alexandri. Das Atelier in New York ist beispiels-
weise viel kleiner. Auch kommt es vor, dass sich das benötigte Material gerade im 
falschen Land befindet. « Ich hatte schon die Situation, dass ich eine Schraube such-
te, die nicht der amerikanischen Norm entsprach und partout nicht zu beschaffen 
war. Solche Umstände können aber auch eine Bereicherung sein, da sie dazu anregen, 
neue, unkonventionelle Lösungen zu finden. »  Mit Wald verbinde sie vor allem 
Natur und Erholung. « Ich liebe die Geräusche, die mich hier umgeben wie zum 
Beispiel der sich wandelnde Klang von Wasserfällen, wenn man sich ihnen nähert 
und sie passiert. » Hier entstehen viele ihrer Werke in Zusammenarbeit mit Pe Lang. 
« Es ist ganz natürlich, wenn der Partner ebenfalls Künstler ist, dass man sich aus-
tauscht und Ideen gemeinsam weiterentwickelt », erzählt Papalexandri Alexandri. 
Für das Werk der Werkschau sei es ihr allerdings wichtig gewesen, allein zu arbeiten. 
« Hierbei handelt es sich um eine ganz neue, sehr fragile Arbeit, die ich als Beginn 
einer Serie sehe. Ich habe versucht, sie auf das Wesentliche zu reduzieren, ohne dass 
sie zu simple wirkt. Ein wichtiges Moment ist für mich der schleichende und un-
kontrollierbare Wandel der Töne », erklärt sie weiter. « Oftmals besitzen meine Werke 
einen Punkt, an dem mir die Kontrolle entgleitet und sich eine gewisse Selbstständig-
keit der Arbeiten einstellt, so als handle es sich um autonome Entitäten. Nicht zu 
wissen, wie es sich entwickelt, ist beängstigend und spannend zugleich. » 

RANI MAGNANI studierte Ur-und Frühgeschichte, Kunstgeschichte sowie Museumswesen in Münster,
 Paris, Bern und Berlin. Sie ist als freischaffende Kunsthistorikerin und Autorin tätig.

  8
  BENEDIKT BOCK 
(*1987, Dormagen) lebt in Zürich

VIER MENSCHLICHE PROBLEME (ZEIT,  ZAHLEN, ZWEIFEL,  ZEMENT)  /  2022 Gips mit 
Unterkonstruktion auf Hartschaumplatte, je 120 x 90 x 50 cm

LESUNG: ROBERT ZWEIFEL – DER TRAUM VON VIER, 2022, ca. 20'
Fr 30. September, 19 Uhr   Sa 08. Oktober, 14.30 Uhr

 
Lesung in Deutsch und Text in Englisch: 

 

Benedikt Bock hält sich in Griechenland auf, wo er einige Jahre lebte und gerade an 
seinem Prototyp für die Gips-Nasen arbeitet, als wir das Gespräch über Skype führen. 
Eine Form der Unterhaltung, die sich als Herausforderung erweist, wenn man im 
richtigen Moment nachfragen will, ohne irritierende Verzögerung. Die kleinen hilf-
reichen Gesten im analogen Gespräch müssen virtuell anders entschlüsselt werden. 
Das bleibt nicht die einzige spannende Herausforderung beim Versuch, Bocks Werk 
zu erschliessen.  In seiner Skulpturenserie Zum Stand der Dinge stellt Bock die 
Besucher:innen vor vielschichtige Rätsel. So wird man aufgefordert, seine absurd 
und komisch arrangierten, gleichwohl äusserst genau ausgewählten alltäglichen Ob-
jekte zu entschlüsseln. Ein schönes Beispiel ist eine Installation, die aus mehreren 
gestapelten Kartonkisten besteht, auf denen zuoberst ein kleines Plastik-Wildschwein 
steht und sich selbst in der mit Spiegeln ausgekleideten Schachtel betrachtet. Der 
Künstler sagt dazu: « Ich mag die Metapher als Werkzeug, sie ist eine Art Trägerin, 
wie ein Schiff, dass die Ware, den Inhalt oder eine Frage über das Meer transportiert. 
Es gibt so viele Fragen, die gern über Bord geworfen werden. Für sie Schiffe zu bau-
en, verstehe ich als meine Arbeit. » In dieser zeichnet er die menschengemachten 
Konflikte nach, wie die Klima- oder die Energiekrise, und kritisiert die politische, 
wirtschaftliche und ökologische Schieflage, in der wir heute stehen. Bock sieht seine 
visuellen Erzählungen, die Serie Zum Stand der Dinge, als ein persönliches, kritisches 
und alternatives Wörterbuch zur Gegenwart, das er ständig ergänzt und weiterspinnt. 
  In seiner literarischen Arbeit manövriert Bock seine Protagonist:innen mit Hu-
mor und Komik durch unsere Kleinbürgerlichkeit und beschreibt liebevoll Figuren 
am Rande der Gesellschaft, ohne ihnen ihre soziale Dringlichkeit zu nehmen. Ob 
unter Vögeln, als Kioskverkäufer oder Wirbelwind Sabine, seine Protagonist:innen 
werden uns einmal in Form des Ich-Erzählers, ein andermal als autobiografische 
Fiktion oder als Gedicht vorgestellt.  Ein wiederkehrender Protagonist in Bocks 
Kurzgeschichten ist Robert Zweifel. Robert Zweifel – Ein richtiges Leben im Falschen 
ist von Bock als Feuilletonroman gedacht. Eine Romanform, die man von früher 
kennt, als ein neuer Roman zunächst in zehn bis zwölf Teilstücken in einer Zeitung 
veröffentlicht wurde. Bock überträgt diese Publikationsform auf Lesungen innerhalb 
seiner Ausstellungen.  Für die Werkschau thronen hoch oben im ersten Ausstel-
lungsraum die Nasen aus Gips, die Bock absichtlich auf uns herabschauen lässt. Die 
Verbindungen zwischen der Bildenden Kunst und der Literatur sind in Bocks Werken 
gegeben. Dennoch illustrieren die in der Ausstellung zu sehenden Nasen nicht zwin-
gend den Text, den die Besucher:innen via QR-Code als Audio hören können. Sie 
sind lediglich ein Angebot, die Herausforderung anzunehmen. Oder vielleicht zu 
riechen, wie hier der Hase läuft? 

NADJA STEPHANIE SCHMID studierte Curatorial Studies (MA Art Education)  
Hochschule der Künste und war wissenschaftliche Mitarbeiterin im Kunstmuseum Basel.
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Nach seiner Residency in Kairo hat er nur wenige Tage Zeit für den Aufbau. Eine neue 
Erfahrung für ihn, denn für gewöhnlich testet er seine Ausstellungen ausgiebig. Auch 
hier gilt es, die Kontrolle abzugeben und sich dem Unerwarteten zu öffnen.

MICHEL REBOSURA studierte Philosophie und Religionswissenschaft. Er ist freier Autor, Kunstkritiker
 und Kulturjournalist und arbeitet in der Kommunikation des Theaters Neumarkt in Zürich..
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NICOLLE BUSSIEN 
(1991, Olten), lebt in Bern und Zürich

RÉVISER LES LIGNES /  2020 2 - Kanal - HD - Videoinstallation, 2 x 16:9, 9', Farbe, Ton 

Die am Zürichsee aufgewachsene und im bernischen Atelierhaus Schwobhaus tätige 
multidisziplinäre Künstlerin Nicole Bussien hat es sich zur Aufgabe gemacht, vor-
herrschende gesellschaftliche Narrative und Denkmuster herauszufordern und 
durch die Perspektiven weniger sichtbarer Protagonist:innen aufzumischen. Ihre 
halbfiktionalen Videoarbeiten erforschen mehrdimensionale Lebensrealitäten und 
schaffen dezentralen, diskurserweiternden Wahrnehmungs- und Denkperspektiven 
ein Gehör. Seitdem sich Bussien kurz nach ihrem Bachelorabschluss in unterschied-
lichen aktivistischen Kollektiven Rassismus- und Diskriminierungsfragen widmet, 
prägen diese auch die inhaltliche Ausrichtung ihrer künstlerischen Arbeit und leiten 
die intensive Recherchearbeit, die ihren Werken jeweils in Form einer Vielzahl per-
sönlicher Gespräche vorangeht. So thematisiert beispielsweise die 2021 entstandene 
Videoarbeit Act privileged! (dt. Handle / Schauspielere privilegiert!) die situations-
bedingte Symbolik von Stempeln: Deren Abdrücke können entweder zu Zeichen der 
sozialen Zugehörigkeit und Türöffnern etwa eines Nachtklubs fungieren oder aber 
im Passbüchlein zu ausschliessenden und diskriminierenden Machtsymbolen wer-
den. Bussiens beständiges Interesse am Medium Video basiert dabei nicht zuletzt 
darauf, dass sie die inhaltlich zentrale Gegenüberstellung unterschiedlicher Blick-
richtungen auch auf formaler Ebene durch wechselnde Betrachtungswinkel und 
Kameraführung sowie wenig lineare Schnittabfolgen aufgreifen kann, sodass die 
Videos zu mehrstimmigen Bewegtbildern werden. Schliesslich ermöglicht das 
Medium durch seine vom (oftmals exklusiven) Ausstellungsraum unabhängigen 
Präsentationsbedingungen auch ausserhalb der Kunstszene Begegnungen mit einem 
heterogenen Publikum und schafft so Raum für vielschichtigen Austausch. 

Die in der diesjährigen Werkschau präsentierte Arbeit Réviser les lignes (dt. die 
Linien revidieren) reiht sich in die anhaltende Auseinandersetzung Nicolle Bussiens 
mit Diskriminierung und Ausgrenzung sowie ihr kontinuierliches Herausfordern 
von geradlinigen Gesellschaftsperspektiven ein. Auf poetische Weise richtet die 
Künstlerin im zweikanaligen Videoessay den Blick auf die für Fussballfelder charak-
teristischen weissen Markierungslinien, welche die (National-)Equipen voneinander 
abgrenzen und ihnen ihren jeweiligen Handlungsspielraum zuteilen. Kombiniert mit 
mündlich überlieferten Fussballerinnerungen aus dem Off, erhalten die abstrahier-
ten Aufnahmen des Akts des Linienziehens einen metaphorischen Charakter und 
verleihen den persönlichen Erfahrungen der Protagonist:innen eine kollektive 
Geltungskraft.

SELMA MEULI ist freischaffende Autorin und Kuratorin. Sie ist Teil des Organisationsteams von Platt-
form23 und absolviert derzeit einen Master in Kunstgeschichte und Bildtheorie an der Universität Basel.
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NINA EMGE 
(*1995, Zürich) lebt in Zürich

IF THIS IS A DREAM, THEN MAKE IT COME TRUE (Stück für zwei Streicher und drei Stimmen) /  2022 
Porzellan, Kontrabass-Saiten, Kontrabass-Bogen, Beton, Grösse variabel 

Wie eine grüne Wand rauscht eine Haselstaude vor der offenen Fensterfront von 
Nina Emges temporären Ateliers und vermischt sich mit Free Mind der Sängerin 
Tems, dem Sound aus ihrem Laptop. Er liegt auf einem grossen Stehtisch in der 
Mitte des kleinen Raums – neben Skizzenbüchern, selbstgemachten Glasperlen, klei-
nen Keramikproben und Büchern. Musiklexika, Kataloge, Publikationen zu Sound 
und Aktivismus sind in einem klaren Raster ausgelegt. Da sich die Arbeit, die sie an 
der Werkschau im Haus Konstruktiv als Installation zeigen wird, gerade zur Finali-
sierung in den Werkstätten befinden, nutzt sie die Zeit für ihre Recherchearbeit. Wir 
sprechen über Musik und Aktivismus, über Personen und Bücher, die sie inspirieren.

In Nina Emges künstlerischem Schaffen steht folgende Frage im Zentrum: « Wie 
hören wir einander eigentlich zu? » Sie untersucht dabei die Schnittstellen zwischen 
dem musikalischen, dem sozialen und dem politischen Zuhören. Diese Fragen 
dienen ihr als nährreicher Boden für ihre skulpturale Praxis, da sie Hypothesen und 
Narrative mithilfe von Objekten aufbauen und erproben kann. Ihre Installationen 
bestehen aus Objekten, die sich zwischen Instrument und Skulptur ansiedeln lassen – 
oftmals können diese auch von Performer:innen gespielt werden. Die Arbeiten ent-
stehen prozesshaft und verstehen sich als stete Weiterentwicklungen. Für diese 
Arbeitsprozesse spielt Zeichnung eine bedeutende Rolle: Sie dient als Mediation 
zwischen metaphorischen, symbolischen und auditiven Räumen.

Nina Emge bedient sich Materialien wie Metall, Glas oder Keramik und hat in den 
letzten Jahren eine für sie typische organische Formensprache entwickelt. Ihre 
Skulpturen stellen Gesten dar, die auf Absenz aufmerksam machen. Vor allem auf die 
Non-Präsenz von Körpern und dabei spezifisch auf die Frage nach der Absenz 
marginalisierter Körper. Ein wichtiger Teil ihrer künstlerischen Praxis ist auch das 
kollaborative Arbeiten. Sie ist unter anderem Teil der Transnation Soundinitiative, 
die sich mit verschiedenen Zugängen zu Sound beschäftigt.  Für ihre neuste Ar-
beit knüpft sie an eine bereits existierende Werkgruppe an. Dazu gehören Skulpturen 
wie auch Texte, die von Besucher:innen gelesen werden können. Ihnen wird ein au-
ditiver Vorschlag gemacht, ohne dass dieser aktiv hörbar ist, und sie werden dazu 
aufgerufen, sich mit der Absenz der Resonanz zu konfrontieren: Welche Körper dür-
fen in diesem Raum mitschwingen, welchen Körpern wird zugehört? Mit ihren Arbei-
ten will Nina Emge soziale Räume über eine Form von Klang öffnen – auch wenn 
dieser nur imaginiert ist. 

GIANNA ROVERE ist freischaffende Autorin, Kuratorin und Kulturjournalistin in Zürich und Luzern.

  

  

 

die für ihn den urbanen Raum konstituieren.  Aldo Mozzini versichert, sein Atelier 
sei nicht immer so aufgeräumt. Ein Kronleuchter aus rohem Holz, unsymmetrisch 
und mit sichtbarer Verkabelung liegt auf einem Regal und gehört zu einer Gruppe 
von Leuchtern, denen jegliche majestätischen Attribute genommen wurden. Stoff-
lappen stapeln sich nach Farbe sortiert auf einem rollbaren Tisch. Fragmente von 
Werken dienen als Regal oder sind im Büchergestell versorgt: Die Werke werden 
nicht im Lager aufbewahrt – alles wird wieder zu Material.  Abgedeckt, zur Wand 
ausgerichtet, steht das Werk quasi un’immagine. Bestehend aus einer Bockleiter und 
einem darüber geworfenen Tuch aus zusammengenähten, gebrauchten Radierlum-
pen aus dem Tiefdruckatelier erinnert das Objekt an einen kleinen Menschen.   
Die Stofflappen sammelt der Künstler seit bereits vierzig Jahren, die Zeit, in der er 
Tiefdruck unterrichtet. Sie tragen schwarze Spuren vom Abwischen der Hände. Vor 
drei Jahren fanden sie in quasi un cane zum ersten Mal Verwendung: Das schlaffe 
Material für die am Boden liegende Figur eines Hundes war eine Gegengeste zur 
männlichen, vertikalen Skulptur. Doch auch in der aktuellen Arbeit quasi un’apparizione 
zieht die Schwerkraft den hängenden Stoff zu Boden, wird zum sprechenden Element. 
Entgegen vieler anderer Arbeiten von Mozzini funktioniert dieses Werk als Solitär 
und passt deshalb gut in die Werkschau. 

LAURA BREITSCHMID studiert Kulturpublizistik (MA Art Education) an der Zürcher Hochschule 
der Künste und arbeitet als Kuratorin.  
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SUSAN STEIGER 
(*1982, Gersag/Schwyz) lebt in Zürich

AROLEID /  2016 – 2021 Installation bestehend aus 3 Videos / Tablets (1', 6'35", 12'45"), Audio (51') 
und 5 Panoramakarten (Risographie, A2)

Ob es in Ordnung ginge, wenn ihre Tochter dabei wäre, fragt mich Susan Steiger am 
Telefon. Natürlich. Das Thema Mütter in der Kunst kann nicht wichtig genug genom-
men werden.  Wir treffen uns nicht in ihrem Zürcher Atelier im Gleis 70 im Kreis 9, 
sondern im Atelier ihrer Mutter, bei Steiger Masken in Steinen, einem 3600-Seelen-
dorf am Lauerzersee mit Blick auf den Kleinen und Grossen Mythen im Kanton 
Schwyz.  Sie befinde sich in einem Übergang. Eine langjährige Arbeit findet mit 
der Werkschau ihren Abschluss. Ein neues Projekt, das letztlich ihr ganzes Leben in 
Anspruch nehmen wird, beginnt. Beide sind mit der Geschichte der Region, aber 
auch ihrer Person, aufs Engste verwoben. Geschichten, die sie mit den Mitteln der 
künstlerischen Recherche entwirrt und neu verknüpft.

Im Inneren des Ateliers reihen sich den Wänden entlang unzählige Gipspositive. Su-
san führt mich durch die Werkstatt und zeigt mir einige fertige Wachsmasken. Ihre 
Mutter ist die letzte Drückerin – so die in Europa gängige Berufsbezeichnung der 
Maskenfabrikantinnen für textile Wachsmasken.  Ihre Erinnerungen an ihre Kind-
heit sind ambivalent. Das Aufwachsen im Atelier sei zwar schön gewesen, doch fehl-
te es ständig an Geld. Sie fühlte sich in diesem Handwerkerinnenleben gefangen und 
wollte ausbrechen, indem sie einen gewöhnlichen Beruf erlernte. Sie wurde Primar-
lehrerin. Das hiess: Geregelte Arbeitszeiten, fixes Einkommen, bezahlte Ferien.  
Aber der Beruf machte sie nicht glücklich. Kunst kam als Alternative nicht in Frage. 
Sie sah sich nicht darin, sie passe nicht rein. Über Umwege begann sie schliesslich 
dennoch an der Zürcher Hochschule der Künste mediale Kunst zu studieren. Und 
von der ersten Woche an war sie begeistert. Sie lernte, die Gesellschaft neu zu denken 
und damit auch ihre eigene Rolle.  Das Thema Geld beschäftigt sie aber weiterhin. 
Als Künstlerin und als Mutter. Dadurch bewege sie sich nicht so frei. Einen Wende-
punkt markierte die Entscheidung des Kantons Schwyz, drei ihrer Arbeiten anzu-
kaufen. Dies ermöglichte ihr die Anfertigung eines professionellen Portfolios. Und 
die Teilnahme an Ausschreibungen wie der Werkschau des Kantons Zürich.  Die 
an der Werkschau ausgestellte Arbeit Aroleid bildet nun den vorläufigen Abschluss 
ihrer künstlerischen Recherche zur sozialen Konstruktion des Fremden. An einem 
virtuellen Ort prallen mehrere Ereignisketten, die kausal nichts miteinander zu tun 
haben, aufeinander. Eine intensive, dynamische Zeitform entsteht, die mit der linea-
ren Erzählweise bricht.  Ihre künstlerische Forschung und ihr kritisches Fabulie-
ren wird sie nun bei Steiger Masken anwenden können, wobei sie zugleich das 
Geschäft von ihrer Mutter übernehmen und auf ihre Art und Weise weiterführen wird. 
Es entsteht eine «Heldinnen-Prosa», welche die Stimme ihrer Mutter mit Stimmen 
anderer, unsichtbar gemachten Drückerinnen der Vergangenheit verknüpft, um so-
lidarisch aus der Opferrolle in eine ermächtigte, aktive Position auszubrechen. An 
einem zugefrorenen Bergsee, der auftaut und in Bewegung gerät.» 

MICHEL REBOSURA studierte Philosophie und Religionswissenschaft. Er ist freier Autor, Kunstkritiker
 und Kulturjournalist und arbeitet in der Kommunikation des Theaters Neumarkt in Zürich.
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  BETTINA CARL 
(*1968, Coburg / BRD) lebt in Zürich

M / 2022 aus der Werkgruppe HAPPY KNOWLEDGE, Serie aus 3 Zeichnungen, je ca. 153 x 150 cm, 
Wasserfarbe, trockene Pastellkreide, Kohle auf Papier 
(frei nach einem Foto von Benito Mussolini beim Schlittenfahren, ca. 1936)

Kunst dient als Spiegelbild ihrer Zeit. Sie ist dabei auf einzigartige Weise in der Lage, 
die affektiven Dimensionen komplexer Machtverhältnisse in bestimmten Gesell-
schaftsformen abzubilden. Das spiegelt auch die Kunst von Bettina Carl. Ihre Arbei-
ten erscheinen auf den ersten Blick eigenartig, sogar unheimlich, und doch auch 
irgendwie lieblich. Sie laden ein in ein narratives Spannungsfeld, das sich jeder 
linearen Beschreibung entzieht.  Bettina Carl war Meisterschülerin bei Katharina 
Sieverding an der Universität der Künste in Berlin. Sie lebt seit 2007 in Zürich. 
Bekannt ist sie vor allem für ihre grossformatigen Zeichnungen auf Papier, die sie 
auf malerische Weise gestaltet. Ihre neue Serie M beruht motivisch auf einem 
Zeitungsfoto. Das ist für ihre Praxis eher untypisch, denn meistens entspringen die 
Kompositionen der Spontaneität und orchestrieren sich spielerisch während des 
Entstehungsprozesses.  Die Arbeit an dieser Serie erfolgte auch materiell in meh-
reren Stufen. Dazu werden die Papierbögen anfänglich auf dem Boden bearbeitet 
und mit einem Zerstäuber besprenkelt. Dann werden verdünnte Wasserfarben mit 
breiten Pinseln aufgetragen. Die Nässe wellt das Papier, sodass Farbpfützen entste-
hen, deren zufällige, organische Formen nur beschränkt beeinflussbar sind. Nach 
dem Trocknen werden die Papierbögen an der Wand mit Kohle und Kreide weiter-
bearbeitet. Diese vielschichtige Herangehensweise, die zwischen harten und weichen 
Malmitteln wechselt, erzeugt die grundlegende Dissonanz in Carls Zeichnungen.  
Diese Dissonanz löst ein flimmerndes Seherlebnis aus. Eine kohärente Deutung ent-
fällt. Als Betrachtende oszillieren wir zwischen Nähe und Distanz, verfolgen ein sich 
formendes Sujet, das dem Blick entrinnt oder sich auflöst. Diese Melodie ordnet das 
Motiv immer wieder aufs Neue.  Trotz dieser Offenheit ist es kompositorisch und 
inhaltlich relevant, dass die Serie M auf eine Fotovorlage aus den 1930er-Jahren 
zurückgeht. Das Bild zeigt Benito Mussolini mit nacktem Oberkörper als Superhel-
den auf einem Schlitten sitzend. Die inszenierte Pose – heutigen Inszenierungen au-
toritärer Staatsführer nicht unähnlich – strotzt vor viriler Männlichkeit und wirkt 
ebenso kindlich wie skurril.  Körperlichkeit dient Bettina Carl stets als Leitmotiv, 
um emotionale Widersprüche, Sexualität, Gewalt und Zerfall zu erforschen. Durch 
schwebende, wabernde Perspektiven gelingt es der Künstlerin auf kühne Weise, im 
Bildraum die komplizierte Beziehung von Sichtbarem und Unsichtbarem zu hinter-
fragen. Mit dem Protagonisten M zeigt die Künstlerin die konstitutive Beziehung von 
Macht, Wissen und Ästhetik auf, ohne explizit politisch aufzutreten. Sie untersucht 
vielmehr Eigen- und Fremdwahrnehmung, denn das Dargestellte entspricht nicht 
zwingend dem Gesehenen.  Die Begegnung mit M hinterlässt einen bizarren Ge-
schmack, ähnlich dem, wenn man morgens aufwacht und sich des eigenen Traumes 
noch für einen Moment gewahr bleibt. Doch bereits beim Ansetzen des Denkens, 
entflieht die einstige Klarheit und verpufft im Nebel des Wundersamen. Bettina Carl 
präsentiert ein konsequentes Werk, das einlädt, das Sehen zu wagen.
SAMANTHA GROB ist als Auslandschweizerin in unterschiedlichen Kulturen aufgewachsen. Sie studierte 

in Deutschland und Antwerpen. Heute ist sie als Kunsthistorikerin und Schreiberin in Zürich tätig.
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  PAULO WIRZ 
(*1990, São Paulo) lebt in Zürich

PARAFERNÁLIA /  2022 Holz, Bronze, Wachs, Glas, Schnur und gefundene Objekte, 90 x 120 cm 

Zuerst hat das Atelier in Kairo kein Strom, dann funktioniert das WLAN nicht – « Ich 
liebe es! », sagt Paulo Wirz lachend in die Kamera, als es schliesslich doch noch mit 
der Zoom-Session klappt.  Eigentlich hätte er schon 2020 für die dreimonatige 
Residency von Pro Helvetia nach Kairo gehen sollen, doch dann kam Corona. Als er 
sie dieses Jahr endlich antreten konnte, hatte er sich bereits für die Werkschau des 
Kantons Zürich beworben. Nun muss er seinen Beitrag von Kairo aus organisieren. 
Eine logistische Herausforderung. Aber nicht nur.  Gerade als er mit der Arbeit 
beginnen wollte, fingen die Feierlichkeiten für ein religiöses Fest an. Er wollte von 
Handwerkern Glas blasen und Bronze giessen lassen. Aber alles war geschlossen. 
Drei Wochen lang. Danach hätte er genau noch einen Tag Zeit gehabt, bevor der 
Kanton Zürich erste Ergebnisse sehen wollte. Zum Glück erhielt er einen Aufschub. 
Anders als das Projekt, das er für Kairo konzipierte, ist die an der Werkschau gezeigte 
Arbeit eine Weiterentwicklung seiner früheren Arbeit, die er letztes Jahr anläss-
lich der Swiss Art Awards ausstellte.  Statt geschlossenen, nach oben offenen, 
verspiegelten Kisten ist eine aufgeklappte Kiste zu sehen. Auf dieser sind diverse 
Objekte zu erkennen – teils mit Löchern versehen, die roten Fäden zur Aufhängung 
dienen, aber auch auf Codes von Lochkarten verweisen. Zudem liess Paulo Wirz 
seinen Kopf mit einem 3D-Scanner abbilden.  Das System der Dinge nennt Paulo 
Wirz Parafernália. Das Wort bezeichnet jede Sammlung von Gegenständen, die für 
eine bestimmte Aktivität wie einem Sport oder einem Hobby notwendig sind, aber 
auch Kultgegenstände und Grabbeigaben. Ein Verweis auf seinen Heimatort Pinda-
monhangaba in Brasilien, wo er aufwuchs und mit seiner Familie zwischen einem 
Friedhof und einer Brache lebte.  Mit achtzehn kam Paulo Wirz in die Schweiz. 
Um seinen Unterhalt zu verdienen, arbeitete er zehn Jahre hinter der Bar. Die Fla-
schen vor der Glaswand waren denn auch eine wichtige Inspiration für seine For-
mensprache.  Später war er auch als « Art Handler » für Galerien tätig. Und nach 
seinem Master in Fine Arts an der HEAD in Genf erhielt er an der Zürcher Hoch-
schule der Künste eine Stelle als Assistent. Begeistert erzählt er vom tollen Umfeld, 
den Kolleg:innen und Student:innen: « Je mehr du gibst, umso mehr erhältst du 
zurück. »  Daneben zu arbeiten, sei immer ein « Hustle » gewesen, sagt er, denn 
Kunst zu machen, benötigt viel Zeit. Und viel Geld. Zumindest seine Kunst, bei der 
er gegen alle Vernunft wider seine finanziellen Verhältnisse mit aufwendigen Mate-
rialien arbeitet. Doch Verkäufe und Auszeichnungen wie der Swiss Art Award halfen 
da sehr.  Nach dem Master sagte er sich, dass er der Intuition mehr Raum geben 
wolle. Auch für Zufälle, Unfälle, die eine unerwartete, neue Richtung geben können. 

I
I
I
I
I
I
I
I
I
I
I
I
I
I
I
I
I
I
I
I
I
I
I
I
I
I
I
I
I
I
I
I
I
I
I
I
I
I
I
I
I
I
I
I
I
I
I
I
I
I
I
I
I
I
I
I
I
I
I
I
I
I
I
I
I
I
I
I
I
I
I
I
I
I
I
I
I
I
I
I
I
I
I
I
I
I
I
I
I
I
I
I
I
I
I
I
I
I
I
I
I
I
I
I
I
I
I
I
I
I
I
I
I
I
I
I
I
I
I
I

I
I
I
I
I
I
I
I
I
I
I
I
I
I
I
I
I
I
I
I
I
I
I
I
I
I
I
I
I
I
I
I
I
I
I
I
I
I
I
I
I
I
I
I
I
I
I
I
I
I
I
I
I
I
I
I
I
I
I
I
I
I
I
I
I
I
I
I
I
I
I
I
I
I
I
I
I
I
I
I
I
I
I
I
I
I
I
I
I
I
I
I
I
I
I
I
I
I
I
I
I
I
I
I
I
I
I
I
I
I
I
I
I
I
I
I
I
I
I
I

I
I
I
I
I
I
I
I
I
I
I
I
I
I
I
I
I
I
I
I
I
I
I
I
I
I
I
I
I
I
I
I
I
I
I
I
I
I
I
I
I
I
I
I
I
I
I
I

I  I

I  I
I
I
I
I
I
I
I
I
I
I
I
I
I
I
I
I
I
I
I
I
I
I
I
I
I
I
I
I
I
I
I
I
I
I
I
I
I
I
I
I
I
I
I
I
I
I
I
I

 

I
I
I
I
I
I
I
I
I
I
I
I
I
I
I
I
I
I
I
I
I
I
I
I

I  I

 E I N G A N G

11

1012

 

15

1413 L I F T

T
R
E
P
P
E

9





3. Stock rechts
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  LEILA PEACOCK 
(*1981, London / UK ) lebt in Zürich

PORTAL /  2022 3 LED-Leuchtkästen aus Plexiglas mit Zeichnungen auf bedruckte Folie, 
225 x 102 x 10 cm, 225 x 102 x 10 cm, 284 x 102 x 10 cm

Leila Peacocks Atelier befindet sich in der Zentralwäscherei im Industriegebiet des 
Zürcher Kreis 5. Von 1967 bis 2019 wurden hier täglich 50 Tonnen weisse Wäsche für 
Zürcher Heime und Spitäler gewaschen. Heute zieren Graffiti die Fassade und das 
Treppenhaus, im Innern wummern nachts Techno-Beats. Die ehemalige Zentral-
wäscherei Zürich dient bis 2026 verschiedenen Kollektiven und Initiativen als Zwi-
schennutzung. « Mir gefällt der Gedanke, dass die ZWZ als Wäscherei gebaut wurde 

und nun dazu beiträgt, Spuren zu hinterlassen, anstatt sie zu beseitigen », sagt 
Peacock zu ihrem Arbeitsort. Ihr Atelier war einst das Direktionsbüro. Auf dem 
Schreibtisch türmen sich allerlei Bücher – Hildegard von Bingen, ein Gedichtband 
von Emily Dickinson, William Blakes The Complete Illuminated Books oder ein Bild-
band mit dem Titel Mysterious Britain. An Stützpfeilern und Fenstern hängen (Post-)
Karten mit Sujets aus dem Mittelalter.  Bevor Leila Peacock ihren Master in Fine 
Arts an der Zürcher Hochschule der Künste abschloss, hatte sie Englische Literatur 
in London und Montreal studiert. Sie wollte selbst Kunstwerke schaffen, anstatt nur 
über sie zu schreiben. In ihrer künstlerischen Praxis wirken Schreiben und Zeichnen, 
Text und Bild eng zusammen. Im gegenseitigen Dialog formen sie eine offene Erzäh-
lung, die zwischen Wahrheit und Fiktion pendelnd zur freien Lesart einlädt. Peacock 
siedelt ihre (Bild-)Sprache gerne in der Nähe der Poesie an. Ihre Arbeiten nehmen 
unterschiedlichste Formen an und entziehen sich einer eindeutigen Definition: « Ich 
zeichne Essays und schreibe Cartoons und schaffe grossformatige, handgezeichnete 
Installationen », beschreibt sie ihre Praxis. Seien es Kreidezeichnungen auf Schiefer-
tafeln, Neon-Licht-Zeichnungen oder ephemere Zeichnungen auf Fensterscheiben, 
die Buchform überführt sie sozusagen ins Zweidimensionale. Leerstellen finden sich 
kaum in ihren « Bildern » und die Betrachter:innen mag diese Fülle an Information 
leicht überfordern. Peacock umschreibt ihre Arbeitsweise als eine Art Teppichweben. 
Nach und nach collagiert sie aus unterschiedlichen Versatzstücken, die sie aus 
diversen Quellen gesammelt und in ihren Notizbüchern festgehalten hat, ebenso 
theoriegeprägt wie humorvoll neue Szenerien. Sie beginnt ihre Bilder ohne vorgän-
gige Skizzen, den Text fügt sie später ein. Als Inspiration dienen ihr mittelalterliche 
Handschriften, deren Marginalien oder Figuren und Erzählungen, ebenso wie 
Science-Fiction-Romane oder Alchemie.  Für ihre Arbeiten sucht und erfindet 
sie stets neue Oberflächen. Für die Werkschau plant sie drei grossformatige Leucht-
kästen mit Zeichnungen, die in die Oberfläche der Folie geritzt sind. Als PORTAL 
betitelt, rahmen sie einen Saaldurchgang und erinnern unweigerlich an einen Flügel-
altar, der mit geschnitzten oder gemalten Darstellungen ein reiches Bildprogramm 
offenbart. Jedes einzelne Wort in unserem Sprachgebrauch hat zahlreiche verschie-
dene Bedeutungen – diese vielfältig zu nutzen ist die Herausforderung, der sich 
Leila Peacock immer wieder von Neuem stellt. 

PATRIZIA KELLER ist freischaffende Kunsthistorikerin, Kuratorin und Autorin in Zürich.
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  URSULA PALLA 
(*1961, Chur) lebt in Zürich

DISPLACED HERBARIUM /  2022 2-teilige Installation bestehend aus LOST COLORS und BOTANICAL 
FRAGMENTS, 48 Displays, HD-Video, 1'50" – 4'20", Dauer variabel, ohne Ton, Bronze patiniert

Ganz unterschiedliche Prozesse laufen ab: Arbeiten vergangener Ausstellungen 
stehen verpackt am Boden und werden bald weggeräumt. Winzige Spuren wie ein 
absichtlich vergessenes, feines Wurzelstück, das unter dem Kabelkanal neben der 
Eingangstür an einer Angelschnur hängt, dürfen noch eine Weile lang bleiben. Ent-
lang der östlichen Fassade schützen die Rollläden Reststücke getrockneter Disteln, 
verschiedene Schachteln, Zeichnungen und Objekte vor dem Licht. An einer Pinn-
wand reihen sich Fotos, Skizzen und Texte. Auf den grossen Arbeitsplatten vor dem 
Fensterband im Süden liegen eine weisse Leinwand und ein Roller.  Manchmal, 
so sagt Ursula Palla, sei ihr Atelier ganz leergeräumt, wenn sie beispielsweise eine 
Installation teste. Es gibt hier viel Raum, etwa 65 Quadratmeter. Den Eindruck der 
volatilen Körperlichkeit, wie sie in ihren Arbeiten präsent ist, finde ich während 
unseres Gesprächs auch in ihrem Atelier.  Ihre Werke passen gut zu diesem licht-
durchfluteten Raum mit seinen massiven Betonstützen, die dennoch Leichtigkeit 
vermitteln. Vier schwere, kantige Pfeiler fächern sich unter der Decke erst in einem 
steilen und dann in einem flachen Winkel auf und fangen so das Gewicht der Decke 
ab. Dort oben sind Haken eingelassen: Einige ihrer Installationen testet Ursula Palla 
hängend.  Die Arbeit für die Werkschau trägt den Titel Displaced Herbarium. Die 
zweiteilige Installation konfrontiert Lost Colors mit einer weiteren neuen Arbeit, 
Botanical Fragments. Schon in den Titeln tauchen Fragen auf: nach Ort, Ursprung, 
Zusammenhängen. Wenn Ursula Palla ihre Arbeiten beschreibt, benutzt sie präzise 
Namen, nicht nur für die Techniken, mit denen sie ihre Objekte und Installationen 
herstellt, sondern auch für die Dinge, die sie dafür verwendet. Wie zum Beispiel die 
Pflanzen: Wilde Karde, Wegdistel, Goldrute, schmalblättrige Weidenröschen.
  Botanik habe sie schon seit der Kindheit interessiert, erzählt die Künstlerin. Grä-
ser und Kräuter, die in der Natur mehrere Meter hoch wachsen, reichen auch im 
Atelier bis zur Decke. Die Objekte hier sind allerdings in verschiedenen Metallver-
bindungen gegossen, in Aluminium oder Messing, und letztes Jahr hat sie eines in 
Bronze aus eingeschmolzenen Waffen gefertigt – für ein Kunst-am-Bau-Projekt im 
Polizei- und Justizzentrum Zürich. Die Stäbe sind teils millimeterdünn. Meistens 
schafft es die Giesserei, mit der Ursula Palla zusammenarbeitet, das flüssige Metall 
bis in die äussersten Spitzen zu pressen. Experiment und Risiko spielen mit. Risiko 
ist ein Wort, das in unserem Gespräch immer wieder fällt. Das Risiko bei der Her-
stellung der Objekte hält den Prozess in einer Schwebe, die den prekären Zustand 
der Welt in den Raum der Kunst einbringt. Mit teilweise aufwendigen technischen 
Mitteln thematisieren Ursula Pallas Werke dieses fragile Gleichgewicht der Welt. Sie 
arbeitet schon lange an den unscharfen Grenzen zwischen Natur und Künstlichkeit 
und deren Überlagerung, die nun oft mit dem Begriff Anthropozän zusammengefasst 
wird.  Ihr Atelier hat sie vor zwölf Jahren bezogen. Es liegt in einem Eckraum des 
ehemaligen Lagerhauses des Spielwarengeschäfts Franz Carl Weber in Zürich-Alts-
tetten. Seit zwanzig Jahren gehört das Haus der Genossenschaft Gleis 70. Hier arbeiten 
über 100 Künstler:innen, Designer:innen und Handwerker:innen, und auch die Film-

emacher:innen, mit denen Ursula Palla schon mehrere Projekte realisiert hat, sind 
hier. Der Austausch ist ihr wichtig. Ihre Arbeit berührt verschiedenste Disziplinen 
und bindet oft mehrere Medien ein. Auch da spielt das Risiko mit. 

SABINE VON FISCHER hat in Zürich, Edinburgh, New York und Berlin räumliche und 
akustische Konstellationen studiert und beschreibt diese gerne in kurzen oder langen Texten.

18
  LI TAVOR 
(1983, Basel-Stadt) lebt in Zürich

HI FIDELITY – MY OWN PRIVATE CANON OR THE POLITICS OF SILENCE /  2022 
Kinematographie: Saturne Camus-Govoroff

Li Tavor und ich treffen uns früh morgens via Zoom. Ich blicke in ein lichtdurch-
flutetes Atelier mit vielen technischen Geräten und erkenne im Hintergrund die Um-
risse der neuen Installation für die Werkschau. Tavors künstlerische Praxis befasst 
sich mit den Relationen zwischen Klang, Architektur und der subjektiven mensch-
lichen Wahrnehmung. In zumeist installativen Arbeiten interessiert sich Tavor dafür, 
wie die spezifische Positionierung eines Individuums in einem gebauten, gesell-
schaftlichen oder kulturellen Raum die Wahrnehmung beeinflusst. Wie werden der 
Zugang und die Verarbeitung von Information durch die persönliche Perspektive 
geprägt und modifiziert? Mit einem Hintergrund sowohl in Architektur als auch in 
elektroakustischer Komposition bilden Raum – als Umgebung des Menschen – und 
Zeit – als Ordnungseinheit der Musikkomposition – die strukturgebenden Grundstei-
ne Tavors künstlerischer Recherche. Ausgehend von einer kritischen Hinterfragung 
der vermeintlich objektiven Vermessung physikalischer Grössen, die unsere Welt nicht 
nur konstituieren, sondern sie vor allem weitgehend in normative Kategorien ein-
teilen, sucht Tavor nach subjektiveren Zugängen und lotet andere Möglichkeiten aus, 
die Umgebung perzeptiv aufzunehmen. In den so entstehenden dreidimensionalen 
Sound- und Musikinstallationen geraten synthetisch sowie akustisch erzeugte Klang-
räume in Relation mit dem physischen Raum und laden das Publikum ein, sich dar-
in zu positionieren und zu bewegen. Dies führt nicht nur zu einer Veränderung – viel-
leicht sogar Kontrolle – des Schallereignisses an sich, sondern macht zugleich erlebbar, 
wie eine unterschiedliche Situierung im Raum die sozial und kulturell geformte Wahr-
nehmung beeinflusst und so standardisierte Wahrnehmungsstrategien herausfordert.  
  
In der eigens für die diesjährige Werkschau konzipierten mehrkanaligen Video- und 
Audioinstallation hi fidelity – my own private canon or the politics of silence führt Li Tavor 
eine anhaltende Sound- und Raumpraxis weiter und befasst sich verstärkt mit Fragen 
der eigenen Position. In der Mitte des abgedunkelten Ausstellungsraumes ist eine 
Stange mit fünf daran befestigten Monitoren aufgestellt, die fragmentierte Aufnah-
men des nackt rotierenden und mystisch glänzenden Körpers Tavors zeigen. Die an 
Automobilwerbung erinnernde Aufnahmetechnik und Ästhetik der Videos trägt da-
bei dazu bei, dass die Grenzen zwischen Li Tavor als Subjekt und Objekt der Arbeit 
verschwimmen. Aus fünf Lautsprechern – vergleichbar mit Hi-Fi-Anlagen – tönt ein 
fünfstimmiger Chor aus Tavors Stimme sowie weiterem Klangmaterial. 28 verschie-
denwinklig an den Wänden der Black Box angebrachte Spiegel verändern unsere 
akustische und optische Raumwahrnehmung je nach Position im Raum. Gleichzeitig 
multiplizieren die Spiegel sowohl die Bilder der Videos als auch die Körper der Be-
suchenden. Auf diese Weise werden das Verhältnis und die Rollenverteilung zwi-
schen dem Publikum, Tavor selbst, aber auch dem physischen und dem audiovisuel-
len Raum der Installation in Frage gestellt. 

SELMA MEULI ist freischaffende Autorin und Kuratorin. Sie ist Teil des Organisationsteams von Platt-
form23 und absolviert derzeit einen Master in Kunstgeschichte und Bildtheorie an der Universität Basel.

  19
  JOHANNA MÜLLER 
(*1990, Bürgeln) lebt in Winterthur

WHO THE F*** IS KAREN? (DON’T SHOW FEELINGS)  /  2022 
4-Kanal-Video, Cinemascope, 15', Farbe, Ton

Ein Blick in die Arbeitswelt von Johanna Müller ist ein Blick auf das Aufeinander-
treffen verschiedener Welten und ein Einblick in ein komplexes System aus Überla-
gerungen von virtuellen und analogen Räumen, Wegen und Beziehungen. Dabei ist 
die Frage nach der Orientierung in einem solchen System von zentraler Bedeutung. 
Die Künstlerin untersucht die Wechselwirkungen zwischen Internetraum und User. 
Ihre künstlerische Herangehensweise beschreibt sie als eine Art des Flanierens, 
wobei sie als «Internetflaneurin» ziellos und schwankend im World Wide Web unter-
wegs ist. Sie erschafft ein neues Verhältnis zu dem, was in unserem Alltag schon 
längst zu einem undurchsichtigen Etwas verschmolzen ist. Dass ich sie per Zoom in 
Paris erreiche, wo sie zurzeit im Rahmen eines Atelierstipendiums des Kantons 
Zürich – an einem grossen Schreibtisch sitzend – arbeitet, sei kein Zufall. Paris sei 
schliesslich die Geburtsstadt der literarischen Denkfigur des Flaneurs.  

Johanna Müller interessiert sich für die ganze Welt, sagt sie mir und blickt dabei 
strahlend in die Zoom-Kamera. Sie erforscht die Phänomene, die ihr online begegnen, 

fischt Fragmentarisches aus dem wirren Sammelsurium im Netz, dekonstruiert das 
gefundene Material aus Social Media, Games & Co. und erschafft daraus etwas Neues. 
Dabei dekonstruiert sie klassische, lineare Erzählmuster. Gewöhnliche Szenen und 
alltägliche Mechanismen verschwinden hinter der Vielzahl ihrer Zerrbilder, die in 
eigenwilligen Collagen kombiniert werden.  

Vor allem dem Medium Video gilt die Aufmerksamkeit der Künstlerin, die ihren 
Lebensunterhalt mit einer 40%- Anstellung als Dozentin am Institut für Ergothera-
pie in Winterthur zusätzlich finanziert. Filme schaffen ihrer Ansicht nach durch das 
Erzeugen einer bestimmten Atmosphäre Erfahrungen, die eine fiktive Geschichte 
zur Projektionsfläche für die eigene werden lassen können. Die Künstlerin arbeitet 
vor allem mit sich selbst, als Figur vor der Kamera und als Cutterin am Bildschirm. 
In einer ersten Phase verwebt sie ihr Gesammeltes zu neuen Systemen; sie legt 
unzählige Mindmaps an, inspiriert von aktuellen Trends, Internethypes und zeit-
genössischen Debatten. Erst beim Editieren in Adobe Premiere, beim assoziativen 
Verbinden der einzelnen Elemente, ordnen sich diese zu einem Ganzen, zu einem 
Assoziationsfeld.

Bei ihrer neuesten Arbeit Who the f *** is Karen? (don‘t show feelings), die an der Werk-
schau 2022 ausgestellt wird, nimmt die Künstlerin das Internetphänomen der Karen 
(Meme) auf, welches ursprünglich aus den USA stammt und für spezifische Verhal-
tensmuster der weissen Mittelschicht steht. Karen nutzt ihr weisses Privileg, um ih-
ren eigenen Willen durchzusetzen. Johanna Müller spielt im 15-minütigen Video eine 
Rolle, die stellvertretend für den Mangel an Kontrolle über den eigenen Zustand in 
einer komplexen Welt stehen kann. Neben Musik und Gestik erzählen hinzugefügte 
Untertitel von einem Gespräch zwischen Karen und einem fiktiven X, der eine The-
rapeutenrolle zu übernehmen scheint. Selbst wenn wir Karen nicht kennen, kön-
nen wir die Erzählung dennoch auf unsere individuelle Weise lesen. Dies ist der 
Künstlerin wichtig. 

VALESKA MARINA STACH studierte Bildende Kunst. Aktuell absolviert sie ein 
Masterstudium in Literarischem Schreiben an der Hochschule der Künste Bern, 

seit 2019 ist sie als freie Autorin in Basel tätig.

20
  LARA DÂMASO
(*1996, Biel) lebt in Zürich

SAUDADE /  2021 Video, 13 ' 11 ", Farbe, Ton 

Es sei die Verbindung von Stimme und Körper, die sie im Moment besonders inter-
essiere, erklärt Lara Dâmaso. Sie sitzt am kleinen Holztisch in der Ecke des Studios 
unter der Dachschräge. Wenn sie erzählt, bewegt sich ihr Oberkörper mit und ihre 
Hände malen Bilder in die Luft. Das Studio in der Gessnerallee ist einer ihrer Arbeits-
orte für die nächsten fünf Wochen; sie probt hier an einem Tanzstück, das sie als 
Hauskünstlerin koproduziert. Am Nachmittag wird sie am Schnittplatz eines Freun-
des weiterarbeiten. Ein Studio zu finden, das ihren Ansprüchen gerecht wird, sei 
schwierig, sagt sie und lächelt. Unsere heissen Füsse hinterlassen dunkle Spuren auf 
dem Tanzboden.  

Tanz gehört schon lange zu Lara Dâmasos Leben und Arbeit, der ursprüngliche 
Plan einer Ballett-Karriere löste sich bald zugunsten der freien Kunst auf. Hier 
sucht sie immer wieder Momente der Verletzlichkeit; exponiert das Weiche unter 
der Oberfläche – und begegnet so dem Publikum auf Augenhöhe. Ihre Pieces seien 
strukturale Improvisationen, erzählt sie. Lara Dâmaso bestimmt die Regeln und 
lässt dann ihrem Körper freien Lauf. Mit dieser offenen Choreografie entsteht aus 
dem Wechselspiel von Struktur und Improvisation etwas Neues. Dabei ist es ihr 
wichtig, achtsam zu sein und zuzuhören. Die Künstlerin erklärt Bewegung als eine 
Form von Kommunikation – mit sich selbst, mit der Umgebung und deren Geschichte, 
mit den Zuschauer:innen.  

In Lara Dâmasos Arbeitsalltag gebe es nicht wirklich eine Routine, aber meistens 
bestehe sicher ein Teil davon aus Körperarbeit und ein anderer aus Lesen. Schon 
während ihres Studiums der Medienkunst in Leipzig suchte sie das Körperliche in 
der Theorie und hinterfragte die hegemoniale Wertung von Emotion und Ratio. Sie 
interessiert sich nach wie vor dafür, was als Wissen zählt, wer vermitteln darf, was 
oder wer Raum einnimmt und wie damit gebrochen werden kann. Wer darf laut sein 
und wer nicht? Das sei auch eine der Ausgangsfragen für ihre Videoarbeit Saudade. 
Lara Dâmaso kommt auf das eigene Aufwachsen in der Schweiz mit portugiesischen 
Eltern zu sprechen, dem Lärm Zuhause und der lauten Stimme ihrer Mutter. Sie 
lernte früh, dass Ausdruck, Stimme und Lautstärke kulturell konnotiert und in ihrer 
Familie mit einer Sehnsucht nach der alten Heimat verbunden sind. In ihrer Video-
arbeit lässt sich Lara Dâmaso selbst von « Saudade » treiben, diesem diffusen Fern- 
oder Heimweh nach der Zukunft; es gibt in keiner Sprache eine präzise Überset-
zung. Anstatt aber im selbstmitleidigen Lamento des portugiesischen Fado zu 
versinken, hinterfragt die Künstlerin dessen kolonialen Kontext, emanzipiert sich 
von traditionellen Strukturen und formt eine eigenständige Gegenposition. Sie sucht 
in den algarvischen Felsen die Beziehung zu ihrem Heimatland, spielt mit dem Klang 
der Stimme, dem Klang der Steine und dem des Meers. Es entsteht eine musikalische 
Komposition und ein intimer Tanz zwischen Mutter und Mutterland, Wurzeln und 
Entwurzelung, Echo und Vibration – und der Verbindung von Körper und Stimme. 

AVA SLAPPNIG studiert Kulturpublizistik (MA Art Education) an der Zürcher Hochschule der Künste 
und ist seit 2021 als Redaktorin bei der Medienagentur INTR und als freie Kulturjournalistin tätig.
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3. Stock links   21  MARC LEE 
(*1969, Knutwil) lebt in Eglisau 

USED TO BE MY HOME TOO /  seit  2021 Echtzeit-Kartierung, endlos

Am Bahnhof von Eglisau wartet Marc Lee schon auf mich und strahlt mir freundlich 
entgegen. Der 53-jährige Künstler hat mir angeboten, mich abzuholen, als ich ihn um 
einen Atelierbesuch gebeten habe. An diesem regnerischen Freitag fährt er mich also 
mit einem kleinen, roten Toyota Yaris zu seinem Reihenhaus mit Blick auf den Rhein, 
wo er gemeinsam mit seiner Familie wohnt. Ein Pfad führt vom Haus hinunter zum 
grünen Ufer des Flusses, wo er jeden Morgen schwimmen geht, bevor er sich im 
obersten Stockwerk des Gebäudes in seine Projekte vertieft. Wie in einem klassi-
schen Atelier sieht es dort nicht aus: Es gibt ein grosses Pult mit einem Computer 
und mehreren Bildschirmen, sowie ein Monitor, der hochkant am Boden steht. Auf 
diesem testet er gerade seine Arbeit, die er an der Werkschau zeigt.  In seiner 
Kunst arbeitet Lee mit Informationen und Daten aus dem Internet, die er auf Bild-
schirmen, dem Handy oder auch in interaktiven Installationen den Besucher:innen 
zugänglich macht. Seine Werke verändern sich laufend. Oft sind sie mit dem Internet 
verbunden und beziehen ständig neue Informationen aus diesem und visualisieren 
sie. « Ich will nicht etwas festhalten oder fixieren », sagt Lee. Stattdessen will er die 
im Internet zugänglichen Informationen und Daten nutzen, um auf Themen auf-
merksam zu machen, die ihm am Herzen liegen wie: Biodiversität, synthetische 
Biologie, sowie Auswirkungen des technischen Fortschritts und der Globalisierung.
  Die Programmierskills, die Lee für seine Arbeiten benötigt, brachte er sich gröss-
tenteils selbst bei. Während seines Studiums an der Schule für Gestaltung Basel 
lernte er 1997 das in jener Zeit noch junge Internet kennen, das ihn sofort faszinierte: 
Als Abschlussarbeit gab er – damals revolutionär – eine CD-Rom ab. Um die Ausein-
andersetzung mit dem Medium zu vertiefen, absolvierte er im Anschluss noch den 
gerade neu gegründeten Studiengang Neue Medien an der Zürcher Hochschule der 
Künste. Mittlerweile stellt Lee weltweit aus. Immer wieder arbeitet er auch in Kolla-
borationen, etwa mit anderen Künstler:innen und Schriftsteller:innen oder auch mit 
Studierenden des Karlsruher Institut für Technologie. Nicht nur die Produktionen 
seiner Arbeiten sind oft aufwendig, ihnen geht auch viel Recherche voraus. Meist 
produziert Lee deshalb nicht mehr als eine bis zwei Arbeiten pro Jahr. An der Werk-
schau zeigt er deshalb eine Arbeit, die er erstmals Ende 2021 ausgestellt hat. Used to 
Be My Home Too arbeitet mit Google Maps, der Datenbank von RedList.org sowie 
iNaturalist – einer Plattform, auf die Benutzer:innen Fotos von Pflanzen, Pilzen oder 
Tieren zur Bestimmung hochladen. Lee ergänzt die in Echtzeit hochgeladenen Fotos 
mit der von RedList.org bezogenen Information, die zeigen, welche Arten in der 
Gegend, wo das Foto aufgenommen wurde, bedroht oder bereits ausgestorben sind. 
Via Google Maps reist man so virtuell durch die ganze Welt und entdeckt die bedrohte 
Vielfalt des Ökosystems. Die Arbeit kann über https://marclee.io/used auch zuhause 
auf dem eigenen Computer installiert werden: Dort stehen einem darüber hinaus 
Suchoptionen und Filter zur Verfügung. 

MARTINA VENANZONI ist Kunsthistorikerin und freie Kuratorin u. a. für Shift Festival 
der elektronischen Künste, Basel sowie aktuell für FATart (Femme Artist Table).

  22  MARIA POMIANSKY
(*1971, Moskau) lebt in Zürich

ATELIER MARIA POMIANSKY /  2022 Öl auf Leinwand, Triptychon, je 200 x 150 cm 
ATELIERBESUCH /  2019 – 2022 Filzstifte auf Papier, A4, ca. 50 Stück 
ATELIERGERUCH /  MARIA POMIANSKY /  2022 Kollaboration mit Verdandi Perfume, 
founded by Tatiana Kulminska 

« Meine Sprache ist meine Heimat », sagt die in der ehemaligen Sowjetunion gebore-
ne Künstlerin Maria Pomiansky. Nach ihrem Studium in Grafikdesign am Moscow 
College of Art and Design wanderte sie 1991 mit ihren Eltern nach Israel aus und kam 
dann 2003 als Stipendiatin in die Schweiz. Nach einem Studium an der Zürcher Hoch-
schule der Künste gewinnt sie 2021 einen der renommierten Swiss Art Awards. Ich 
besuche sie in ihrem Atelier in der Nähe des Koch-Areals, eine Zwischennutzung der 
Stadt Zürich, die im November 2022 auslaufen wird. Ich bringe Kekse, Maria kocht 
Tee.  « Ich male nur das, was ich sehe, nichts anderes.» Als Chronistin dokumen-
tiert Maria den architektonischen und sozialen Wandel der Stadt. Dabei mischt sie 
sowjetische Kunstgeschichte mit europäischem Realismus aus Strömungen der 
Moderne und der Pop Art. Offen bleibt dabei, welche Rolle Maria Pomiansky ein-
nimmt: Distanzierte Voyeuristin oder Involvierte? Mit farbigen Filzstiften zeichnet 
sie unmittelbar vor Ort. « Ich denke farbig », erklärt sie. Ausgewählte Zeichnungen 
überträgt sie in ihrem Atelier mit Öl und Acryl auf Leinwand. Sie arbeitet an mehre-
ren Bildern gleichzeitig. Dabei reduziert sie die Darstellung, erzeugt Stimmung 
durch Lichtführung und setzt farbige Akzente. Ihr wichtigster kritischer Austausch 
geschieht mit dem Künstlerinnen-Kollektiv New Barbizon, dem sich Maria Pomiansky 
2019 anschliesst: « Wenn mir meine Kolleginnen sagen, dass etwas gut ist, ist es gut ». 
Mit Humor äussert Maria selbst subtil Kritik an vorhandenen Strukturen, indem 
sie die Absurdität der Realität darstellt.  Für ihren Werkbeitrag begibt sich Maria 
auf eine Meta-Ebene: Sie besucht unterschiedliche Künstler:innen im Atelier und 

porträtiert diese in Zeichnungen. Dabei interessieren sie Arbeitsweisen und Räume, 
egal ob steriler Schreibtisch oder Chaos. Wie eine Ärztin besucht sie die Künstler:in-
nen für ungefähr zwei Stunden. Mit ihrem Beutel voll Filzstiften seziert sie deren 
Umgebung. Aufmerksamkeit ist ihre Medizin, denn: « An dieser mangelt es », meint 
Maria. Das Herzstück ihres Werkbeitrags bildet eine Installation aus drei grossen 
Gemälden, in denen sie ihr eigenes Atelier malerisch dokumentiert. Sie verzichtet 
dabei auf ihre übliche bildnerische Strategie der Reduktion und Generalisierung und 
zeigt ihr Atelier detailgetreu. Mithilfe der Parfümeurin Verdandi Perfume fügt Pomi-
ansky der raumgreifenden Arbeit eine weitere sinnliche Ebene hinzu: Sie liess ein 
Parfum kreieren, das wie ihr Atelier duftet. Während unseres Gesprächs fällt ein Glas 
mit in Terpentin eingelegten Pinseln um. « Jetzt weisst du, wie mein Parfum riecht », 
sagt Maria und lacht. 
CLAUDIA HEIM studiert Curatorial Studies (MA Art Education) an der Zürcher Hochschule der Künste.

23  MICKRY 3
Nina von Meiss (*1978, Zürich) / Christina Pfander (*1980, Rüeggisberg) /               
Dominique Vigne (*1981, Salouf) arbeiten in Schlieren

KEEP IT SIMPLE (ARBEITSTITEL:  COUCH KONSTRUKTIV),  /  2022 Styrofoam, Bioresin, 
Dispersion, Holzpalette, 120 x 80 x 75 cm
Probesitzen erlaubt 

Ohne telefonische Beihilfe würde man das Atelier von Mickry 3 nicht auf Anhieb 
finden. Zu weitläufig ist das industrielle Gaswerkareal in Schlieren. Dort befinden 
sich die Räume des Vereins Arbeitsgemeinschaft Zürcher Bildhauer (AZB), bei dem 
Mickry 3 seit über 16 Jahren dabei sind. Hat man ihren Arbeitsort gefunden, tritt man 
gleich in eine andere Welt ein – so in etwa stellt man sich ein typisches Künstlerate-
lier vor, vielleicht noch ein wenig chaotischer und weniger aufgeräumt, scheint hier 
doch alles an seinem zweckmässigen Platz zu sein. Das Atelier ist zweistöckig, be-
steht aus mehreren Räumen und einem gedeckten Aussenplatz. Farbkleckse und zer-
schnittene Späne von pinken Styrofoamplatten zeugen von der Arbeit des Trios. Der 
Raum wirkt luftig und einladend. Gerne würde man gleich selbst anfangen, kreativ 
zu werden. Überall findet man Referenzen zu ihrem breiten Schaffen, welches von 
Malerei über Bildhauerei bis hin zu skulpturaler Installation reicht. Ihre Vorgehens-
weise ist bei allen Projekten dieselbe: Sie setzen sich zusammen, machen sich Ge-
danken und Notizen. Danach werden Skizzen und kleinere Modelle erstellt. Wird das 
Vorhaben von allen dreien gutgeheissen, geht es los mit der Produktion. In diesem 
Prozess kann sich die ursprüngliche Idee noch wandeln, immer aber arbeiten Mickry 
3 in koordinierter und abgesprochener Weise. Anders ginge es nicht in einem Trio. 
  Ihr Name bezieht sich auf die mickrig kleinen Cartoons, die sie in ihren Anfangs-
zeiten kreierten. So humoristisch wie ihr Name ist, könnte man auch ihr künstleri-
sches Schaffen auffassen: heiter und mit einem Augenzwinkern. Damit alleine wird 
man ihnen aber nicht gerecht. Denn bei genauerem Hinschauen kann man ihre 
subtil gehaltenen, gesellschaftskritischen Kommentare aus ihrem Werk herauslesen. 
  Ebenso bei ihrem Beitrag zur Werkschau. Dabei geht es um Geld – das Thema, 
das jede und jeden ständig beschäftigt, besonders auch die Kunstschaffenden. So war 
es immer schon, nicht nur in der aktuellen Zeit der Postpandemie, der Krise und der 
drohenden Inflation. Kunstschaffende stehen immer unter Druck, etwas Neues zu 
produzieren, auszustellen und zu verkaufen. Mickry 3 hinterfragen nun diesen 
Mechanismus, indem sie gleich ihr eigenes Geld herstellen – und verbauen. Wie im-
mer geschieht dies auf eine kritische und fragende Weise, ohne mahnenden Finger-
zeig. «Keep it simple» ist nicht nur das Motto bei diesem Projekt, sondern in ihrem 
ganzen Schaffen. Mickry 3 wollen ihre Kunst für alle nahbar und zugänglich machen. 
Die Besucher:innen sind dazu eingeladen, ihren Werkbeitrag mit dem Arbeitstitel 
Couch Konstruktiv Probe zu sitzen und sollen so mit ihren Interaktionen und Emotionen 
Teil der Arbeit werden. Welche konstruktiven Ideen mögen wohl dabei entstehen, 
wenn man gut gepolstert auf einem riesigen Haufen Geld sitzt? 

VIVIANNE TAT studiert Curatorial Studies (MA Art Education) an der Zürcher Hochschule der Künste.

24
  TAIYO ONORATO &
NICO KREBS 
(*1979, Zürich & *1979, Winterthur) leben in Zürich und Ottenbach

CREATURES FROM THE DARKROOM / 2022 4 - Kanal -Video, Loop, 10 '40", Ton

Taiyo Onorato und Nico Krebs arbeiten seit beinahe 20 Jahren als Duo. Nach meh-
reren Jahren in Berlin sind sie nun in einem Atelier in einem Hinterhofgebäude im 
Zürcher Alt-Wiedikon tätig. Aktuell teilen sie sich die Räume mit weiteren Kunst-
schaffenden, bis das Haus in naher Zukunft renoviert und damit wohl auch ander-
weitig genutzt werden soll. In diesem einstöckigen Haus wurde früher – als noch 
ein Restaurant im Erdgeschoss und ein Club im Keller lokalisiert waren – gespiesen 
und getanzt. Heute sind Fotogramme auf Tischplatten ausgelegt und im Keller ist 
eine Dunkelkammer und ein Lager für Prints, Papier und weiteres Arbeitsmaterial 
eingerichtet.  Taiyo Onorato & Nico Krebs arbeiten mit Fotografie, Film und In-

stallationen, wobei die Auseinandersetzung mit dem Medium Fotografie im Zentrum 
steht. Die Fotografie impliziert, ein Abbild der Realität zu sein. Onorato und Krebs 
nutzen das Medium, um mit dieser Erwartung zu brechen und die Frage aufzuwerfen, 
was zu sehen ist: Inwiefern bildet eine Fotografie unsere Wahrnehmung ab? Und in-
wieweit ist sie eine rein technologische Konstruktion? Auf Reisen und bei umfang-
reichen Recherchen sammeln sie mit der analogen Foto- und Filmkamera Material. 
Ihr Interesse gilt dem Prozess und einer Offenheit hinsichtlich des Resultats. Das 
zeigt sich auch in der Verwendung der Materialien. Im Atelier liegt auf dem Tisch 
eine Fotocollage, die mittels gelasertem Holzdruck auf Papier gedruckt wurde. In 
einem Nebenraum bewegen sich auf einem Bildschirm Tiefseekorallen in rotem 
Licht.  Als Artists-in-Lab verbrachten Taiyo Onorato & Nico Krebs drei Monate 
am KAUST Red Sea Research Center in Saudi-Arabien. Während dieser Residenz 
verschaffte sich das Duo Einblick in wissenschaftliche Praxen, Technologien und 
Forschungslabore im Bereich der Meeresbiologie. Um sich unmittelbar mit der 
Wahrnehmung unter Wasser auseinanderzusetzen und eigenes Bildmaterial zu er-
stellen, lernten sie tauchen und entdeckten dabei das verborgene Leben der Korallen. 
Natürlicherweise leben die transparenten einzelnen Polypen in Kolonien, rund 800 
Meter unter der Meeresoberfläche. Je tiefer das Meer, je mehr Licht wird absorbiert. 
Weil rotes Licht einige Meter unterhalb der Oberfläche unsichtbar ist, ist dieses den 
Korallen unbekannt. In der Forschung wird es verwendet, um die in Aquarien leben-
den, lichtempfindlichen Wesen zu beleuchten, ohne sie zu irritieren. Darin gleichen 
die meisten Tiefseewesen dem Fotopapier, auch dieses reagiert nicht auf die Wellen-
länge von rotem Licht. Taiyo Onorato & Nico Krebs porträtieren Korallen an einem 
Ort, der ihrem natürlichen Habitat nachgebaut ist. Sind dokumentarische Aufnah-
men von Laborsituationen Realität oder Fiktion? Die notwendigen Eingriffe – das 
Leben im Labor, das künstlich erzeugte Licht, die Glasscheibe zwischen den Künst-
lern und der Koralle – zeigen, wie fragil Realitäten sind, wenn imaginäre Orte wie die 
Unterwasserwelt festgehalten werden.  Das Duo erweitert seine Perspektiven ste-
tig, so sind für eine Videoarbeit weitere Kunstschaffende unter anderem für den 
Sound und den Schnitt involviert. 

LAURA BREITSCHMID studiert Kulturpublizistik (MA Art Education) an der Zürcher Hochschule 
der Künste und arbeitet als Kuratorin.

25  LEANDER EISENMANN 
(*1968, Schwarzenberg/Luzern) lebt in Zürich

PROBLEME SIND AUCH KEINE LÖSUNG /  seit  2020 22 Malereien und Collagen, 
Chinesische Tusche, Acrylspray, Öl und Maskierflüssigkeit auf Papier, 21 x 30 cm, 30 x 42 cm, 42 x 59 cm

An Humor mangelt es Leander Eisenmann nicht: In einem kürzlich verfassten Inter-
view, das er mit sich selbst geführt hat, reflektiert er seine Arbeit als Künstler. « Tu 
mal nicht so », heisst es im letzten Satz seines fiktiven Gesprächs, als sich der Frage-
steller beim Antwortgebenden bedankt. Auch seine Tuschmalereien auf Papier regen 
zum Schmunzeln an: So zeigt die Arbeit mit dem Titel Don’t Give Me That Look den 
Glatzkopf eines unbekannten Herren mit zusammengekniffenen Augen. Hat der etwa 
einen Hitlerschnauz oder ist das nur eine Projektion? Mit so einem ist jedenfalls 
nicht gut Kirschen essen!   Anders als der mit Tusche auf Papier gebannte Miese-
peter ist sein Schöpfer ein geselliger Gesprächspartner. Als Eisenmann über seine 
Tätigkeit im Atelier spricht – hier entstehen sowohl seine Arbeiten als freischaffender 
Künstler als auch seine Auftragsarbeiten als Grafiker und Typograf –, sprudelt es nur 
so. Während er als Plakatgestalter klare Botschaften zu kommunizieren habe, sei dies 
in seiner Kunst nicht der Fall, sagt Eisenmann und lässt beim Sprechen sein grau-
meliertes, langes Lockenhaar mal über die eine, dann über die andere Schulter fallen. 
Ein Hippie ist der Künstler jedoch nicht: Getreu der Farbwahl seiner in der Werk-
schau gezeigten Bilder trägt er ein weisses, gebügeltes Hemd, dazu eine schwarze 
Anzughose.  Erlesen wie seine Kleidung wirkt auch die Inneneinrichtung seines 
Ateliers im Zürcher Quartier Wollishofen: Schlichtes Mobiliar, das Wohnzimmerflair 
versprüht, trifft in diesem ausladenden Raum auf eine Vielzahl von mit Tusche und 
Farbe bemalte sowie auf dem Boden ausgelegte Blätter. Während einige der Arbeiten 
gegenstandslose Malereien zeigen, bekunden die figurativen in ihrer piktogramm-
haften Reduziertheit Eisenmanns Affinität zum Grafischen. Dazwischen harren aus-
geschnittene und bemalte Papierresten ihrer Verwendung. Dieser Fundus sei seine 
Schatztruhe, sagt der Künstler schmunzelnd und schiebt einen Schnipsel über den 
anderen. Auf diese Weise fügt er abstrakt bemalte Fragmente versuchsweise zu Ar-
rangements, die ihn zu neuen Collagen inspirieren. Obwohl dieses Vorgehen mehr 
mit einem Spiel als mit zielgerichtetem Handeln zu tun hat, hütet sich Eisenmann 
davor, in Beliebigkeit abzudriften. Dies weiss er etwa dadurch zu verhindern, indem 
er sich Beschränkungen  auferlegt, die seine kreative Energie in eine Richtung lenken. 
  Auch die in der Werkschau gezeigte Serie Probleme sind auch keine Lösung, an der 
er seit 2019 arbeitet, bringt er durch die Beschränkung auf Tusche, Sprayfarbe und 
Papier materiell auf einen Nenner. Dennoch entziehen sich diese Arbeiten einer 
eindeutigen Lesart. Stattdessen sollen seine Bilder miteinander in einen Dialog treten 
und die Betrachtenden zu eigenen Assoziationen anregen. Um dies zu veranschauli-
chen, verwendet Eisenmann den Vergleich mit einem Myzel; einem unterirdischen 
Geflecht aus Zellen, die den eigentlichen Pilz bilden. Seine Arbeiten seien wie der 
Fruchtkörper eines Pilzes zu verstehen: Sie bildeten jeweils nur den sichtbaren Aus-
läufer eines verborgen darunterliegenden Netzwerks. Diesem Postulat einer offenen 
Lesart entspricht auch die Präsentation seiner Arbeiten in der Werkschau: Im Stile 
der Petersburger Hängung wird eine strenge Lesart Zeile für Zeile verhindert. So ist 
es jedem selbst überlassen, sich auf die Suche nach dem Myzel zu begeben. 

TIZIANA BONETTI doktoriert am Historischen Seminar der Universität Luzern und 
ist freischaffende Journalistin.
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26  NADIA HAURI 
(*1989, Aarau) lebt in Zürich

EYE MOVEMENTS TRANSITIONING IN SOF T RADIANCE /  2022 Lavendel-Quarz-Kristalle, 
Harz, Zinn, Stahl, 233 x 21 x 6 cm

Das Atelier der jungen Künstlerin wirkt aufgeräumt und strukturiert. Helles Tages-
licht fällt durch grosse Glasfenster, während die von der Strasse wahrnehmbare 
Geräuschkulisse vom dynamischen Treiben des Zürcher Hardquartiers zeugt.
  Die Liegenschaft, erklärt Nadia Hauri, gehört zum «Projekt Interim» – ein Unter-
nehmen, das durch die Zwischennutzung leerstehender Immobilien schweizweit be-
zahlbaren Arbeitsraum schafft. Hier teilt sie sich in einer Ateliergemeinschaft die 
Räumlichkeiten des Erdgeschosses. Um ihre Projekte und das Leben finanzieren zu 
können, arbeitet die Künstlerin neben ihrem Masterstudium einen Teil der Woche in 
einem Büro. Wann immer möglich, widmet sie ihre Zeit jedoch ihren teils monumen-
talen Skulpturen.  Im Zentrum von Hauris Kunst steht die Faszination für die 
physikalische Beschaffenheit und die spezifische Oberflächenstruktur des bearbei-
teten Materials sowie dessen emotionale und assoziative Aufladung.  Die medizi-
nischen Grundkenntnisse ihrer Erstausbildung als Pharma-Assistentin sensibili-
sierten Hauri für die Funktion des menschlichen Körpers. Über das Medium der 
Fotografie fand sie schliesslich Zugang zu einer Materialsprache, die ihre heutigen 
Skulpturen auszeichnet. Durch sichtbare Spuren des Schaffensprozesses und die 
Transformation von Materialoberflächen lässt Hauri massiven Beton lieblich und 
poetisch erscheinen, während die dünnen Profile die Fragilität des sonst als hart 
wahrgenommenen Stahls betonen. Werkdimensionen und dramaturgische Kompo-
sitionen ihrer Arbeiten fordern zu einer körperlichen und emotionalen Auseinander-
setzung mit dem Material auf, welche die Künstlerin unter dem Begriff der « Material-
psychologie » zusammenfasst. « Material ist eine sehr emotionale Sache », so Hauri. 
«Dies sieht man häufig bereits in kleinsten alltäglichen Dingen […]. Jeder von uns 
hatte schon einmal ein Erlebnis mit einer Materialität, die uns lange begleitete und 
Erinnerungen respektive damit verbundene Emotionen hervorrief.» Aber auch auf 
metaphorischer Ebene lassen sich in ihrer Arbeit psychologische Analogien ziehen. 
«Beispielsweise ist Zinn – ein Material, das ich gerade neu für mich entdeckt habe – 
ein sehr weiches Metall», führt Nadia Hauri aus. « In seiner reinen Form entsteht 
beim Biegen ein Geräusch – der sogenannte Zinnschrei. Das Geräusch, die Ausrei-
zung der materiellen Flexibilität bis hin zum Punkt, an dem er bricht, finde ich sehr 
interessant. Auf die menschliche Psyche übertragen stellt sich hier beispielsweise 
die Frage, ab wann etwas zu viel ist. » Nadia Hauri weiss, wovon sie spricht, denn der 
« körperlich und psychisch anstrengende » Schaffensprozess ihrer Objekte lässt die 
Künstlerin oft selbst an ihre Grenzen stossen.  Die für die Werkschau entwickelte 
Arbeit kennzeichnet gleich mehrere Premieren in Nadia Hauris Œuvre. So tritt an-
stelle der Industriematerialien ein Stab aus mit Kunstharz gemischtem Lavendel-
quarz. Dieser löst in seinem kräftigen Kolorit die bislang Hauris Kunst bestimmen-
de neutrale, oft dunkle Farbigkeit ab. Auch die Tatsache, dass sie für Verarbeitung 
des Quarzes mit der Kunstgiesserei St. Gallen zusammenarbeitet, ist neu für die 
Künstlerin. « Diese Realisation ist ein spannender Moment für mich », verrät sie. 
« Obwohl ich elementar in den Prozess involviert bin, frage ich mich oft, ob und wie 
diese Zusammenarbeit die Beziehung zu meiner Skulptur beeinflussen wird. Viel-
leicht berührt es mich auch gar nicht und ist schlussendlich ja sogar eine Erleichte-
rung, – wer weiss. »

RANI MAGNANI studierte Ur-und Frühgeschichte, Kunstgeschichte sowie Museumswesen in Münster,
 Paris, Bern und Berlin. Sie ist als freischaffende Kunsthistorikerin und Autorin tätig.

27  IAN WOOLDRIDGE
(*1982, Ashford, Kent/UK) lebt in Zürich

R:O:T:A /  2022 HD-Video, 16:9, ca. 17', Farbe, Ton 
IMAGE STOCKPILE /  2022 Kinderkissen und Satellitenschüssel gestapelt. Metall, Acryl, Baumwolle, 
Polyester, je 65 x 58 x 40 cm

Zuerst gehe ich am Eingang seines Ateliers vorbei. Zwar werfe ich einen kurzen Blick 
durch die Tür, doch die darin erblickten Bürotische und Bürostühle veranlassen 
mich dazu, weiterzugehen. Während ich im Gang des Bürogebäudes umherirre, 
erscheint Ian Wooldridge in der Türe und winkt mich heran. Ich sei hier schon rich-
tig, er habe seinen Arbeitsplatz hier im Architekturbüro seines Partners. Zusammen-
gerollt in einer Ecke liegt auch ihr Hund Hector, der mich sogleich freudig begrüsst. 
Mehr als einen Büroplatz braucht Wooldridge für seine Kunst nicht. Aus dem 
Bücherregal zupft er diverse Bücher mit Texten und Poesie von ihm. Hauptsächlich 
produziert Wooldridge aber Videoarbeiten, die er zu grossen Teilen aus gefundenem 
Material aus dem Internet zusammenschneidet. Dieses bearbeitet er mit Filtern, 
unterlegt es mit Musik und Textpassagen, ergänzt es mit selbst gefilmten Sequenzen 
und schafft so kurze Videos, die irgendwo zwischen Musikclip, TikTok-Beitrag, Werbe-
spot, poetischer Reportage und psychedelischem Experiment liegen.  Aufgewachsen 
ist Wooldridge in London, wo er zuerst Fine Art und dann History of Film and Visu-
al Media studiert hat. Neben seiner Kunst hat er eine Zeit lang auch Musikvideos, 
Modevideos und Werbung gefilmt – ein Einfluss, der auch in seiner Kunst sichtbar 

wird. Auch in dieser beschäftigt er sich damit, wie visuelle Sprache funktioniert, wie 
man eine Atmosphäre kreiert und was die unausgesprochenen Codes etwa der Busi-
nesswelt, der Social-Media-Plattformen oder der LGBTIQ-Community sind. Ange-
sprochen werden dabei oft Themen wie Arbeitsbedingungen, Produktivitätsmanage-
ment oder Aufmerksamkeitsökonomie. Doch seine Werke will Wooldridge als Poesie 
verstanden haben. Seine Filme sind keine kritischen Reportagen, sondern investiga-
tive Aneignungen der Ästhetik medialer Sprache. Dabei fasziniert ihn die Möglich-
keit, in seinen Videos bestimmte Sprachen zu reproduzieren, aber auch unterlaufen 
zu können: « Mich fasziniert in meiner Kunst die Möglichkeit, den Raum, den ich 
erschaffe, kontrollieren und gestalten zu können ».  Die Arbeit, die Wooldridge 
für die Werkschau produziert, trägt den Titel R:O:T:A – was so viel bedeutet wie 
Schichtplan oder auch Schichtwechsel. Für den etwa 15-minütigen Film benutzt 
Wooldridge Material aus einem Werbespot einer grossen Firma: Man sieht Men-
schen, die Billard spielen, eine Bar, Pflanzen – nur niemanden, der arbeitet. Unter-
malt von leichter Hintergrundmusik, kreist die Kamera im Infinity-Loop durch die 
lachenden Menschen. Filter verzerren die Szenerie zu einer unwirklichen Atmosphäre. 
Das Material ergänzt Wooldridge mit selbst produzierten Videoaufnahmen, die fik-
tive Momente einbauen und dabei die Sprache der Inszenierung gleichermassen auf 
die Spitze treiben wie auch parodieren.

MARTINA VENANZONI ist Kunsthistorikerin und freie Kuratorin u. a. für Shift Festival 
der elektronischen Künste, Basel sowie aktuell für FATart (Femme Artist Table).

 

28  SAMRAT BANERJEE  
(*1985, Kalkutta / IND) lebt in Zürich

MELTING HISTORIES /  2022 Leder, Seide, Druck auf Papier, Aluminiumplatte, Taschenlampe, 
Tablet, Bedienungsanleitung

Klärwerk, Recyclinghof, Familiengärten. Die Umgebung, in der Samrat Banerjee 
arbeitet, entspricht seiner künstlerischen Forschung zum Anthropozän, dem Zeit-
alter, in dem der Mensch zur dominanten biologischen, geologischen und klima-
tologischen Gewalt geworden ist.  Samrat empfängt mich im Atelier, das sich in 
einem Dachstock befindet: Ein hoher Raum, helle Lichtverhältnisse, drei Plätze. Er 
sei aber nur temporär da, denn seine Suche nach einem passenden Atelier gestalte 
sich schwierig. In der Ateliergemeinschaft von Stefanie Knobel, seiner Kollaborateu-
rin und Partnerin, mit der er ein gemeinsames Kind hat, wurde jedoch ein Platz frei. 
Es ist langfristig aber zu teuer, zudem möchte das Paar Beruf und Privatleben 
getrennt halten.  In ihren früheren kollaborativen Arbeiten gab es je nach Phase 
mal eine klare Arbeitsteilung, mal machten sie alles zusammen. Für die Werkschau 
stellt er eine Solo-Arbeit aus. Eine Assemblage, in der eine kolorierte Radierung von 
1790 im Zentrum steht, welche die Expedition von Horace Bénédict de Saussure, dem 
Genfer Naturforscher und « Vater der modernen Alpenforschung », auf den Gipfel 
des Mont Blanc zeigt.  In der Darstellung fehlen die Schneebrillen, die gegen 
Schneeblindheit schützen, womit die Abhängigkeit der Heroen der Aufklärung von 
der Technik verschleiert wird. Signifikante Abwesenheiten wie diese verweisen auf 
den ideologischen Kontext.  Medien und Materialien werden durch den Prozess 
der künstlerischen Recherche vorgegeben, wobei Video ein Fokus der meisten Arbei-
ten von Samrat Banerjee darstellt. Da er keine spezifische Technik verwendet, wird 
er – im Gegensatz zu Künstler:innen, die nur eine Technik nützen – ständig mit tech-
nischen Problemen konfrontiert, die er lösen muss. Doch gerade dies macht ihm 
auch Spass, und er geniesst die Flexibilität und die Freiheit.  Am Anfang stand 
jedoch die Malerei. In Kalkutta, dem Zentrum der künstlerischen Avantgarde in 
Indien, erhielt er als Kind privaten Malunterricht. Seine Tante wollte, dass er wie 
seine Ur-Grossmutter, die an der Kunsthochschule lehrte, Maler werde. Nach einem 
Wirtschaftsstudium, das er ohne grosse Leidenschaft absolviert hatte, bewarb er sich 
an Kunsthochschulen, die in Indien traditionalistisch auf formale Kenntnisse aus 
sind.  Doch er erhielt keine Zulassung, woraufhin er sich dem Lesen und Schrei-
ben widmete. Er befasste sich intensiv mit der Frage, wie künstlerische Forschung 
aussehen könnte und sollte. Dann bewarb er sich an anderen Orten und kam schliess-
lich in die Schweiz an die Zürcher Hochschule der Künste. Er ist begeistert von der 
Freiheit, die ihm gegeben wird, um jene Kunst zu machen, die ihn interessiert. Als er 
in der Schweiz ankam, war jedoch alles neu für ihn. Für den Lebensunterhalt und die 
Studiengebühren muss er arbeiten – eine Herausforderung angesichts seiner man-
gelnden Deutschkenntnisse. Auch wenn er keine langfristigen Pläne anstellt, hofft er, 
dass er mit seiner Familie länger in der Schweiz bleiben wird. Es ist in der Tat zu 
hoffen, dass Samrat Banerjee mit seiner Kunst nicht nur temporär hier ist, denn die 
Themen, die er künstlerisch erforscht, sind von grosser Dringlichkeit. 

MICHEL REBOSURA studierte Philosophie und Religionswissenschaft. Er ist freier Autor, Kunstkritiker
 und Kulturjournalist und arbeitet in der Kommunikation des Theaters Neumarkt in Zürich.

29  MARIUS ECKERT 
(*1990, Richterswil) lebt in Zürich

ONE LAST TIME /  2022 Instant Color Film, Fuji Fp-100C, je 8,5 x 10,8 cm (ohne Rahmen), 
je 11,7 x 13,5 x 2,5 (mit Rahmen) 

« Ich habe als Partyfotograf im Kanzlei Club in Zürich gearbeitet. Dort habe ich 
gemerkt, dass ich viel lieber die Momente einfing, in denen eine Schlägerei losbrach 
oder ein Gast in den Club kotzte, als eine lächelnde Clique zu fotografieren. Dies war 
aus Sicht des Clubs aber nicht interessant, weshalb sie das Arbeitsverhältnis auf-
lösten. » So erklärt Marius Eckert die Anfänge seiner Suche nach dem Bruch mit der 
gängigen Ästhetik. Die Welt brauche nicht noch mehr Postkartenmotive, sondern die 
Momente davor und danach.  

Seine Bachelorarbeit in Camera Arts an der Hochschule Luzern hat er explizit als 
Gegenpol zur perfekten Inszenierung auf Instagram gestaltet: eine Toilette nach der 
Party, ein Tisch als zugemüllter Altar des Konsums, ein Typ in Unterhose und mit 
Pfefferspray in der Hand. Alles festgehalten mit einer analogen Kamera. « Irgend-
wann mitten im Studium hat meine Harddisk mit all meinen Bildern plötzlich den 
Geist aufgegeben. Nur ein schwarzer Ordner analoger Fotos blieb mir. Zwar konnte 
ich die Dateien am Ende wiederherstellen, doch die Angst des Verlustes sass so tief, 
dass ich nur noch handfeste Erinnerungen schaffen wollte. » Unterdessen stehen vier 
solcher Ordner in seinem kleinen Wohnzimmer mit tiefen Decken.  

Aber nicht nur seine Nächte im Zürcher Partyleben, auch seine Lehre als Elektriker 
hat ihn in seinem Schaffen geprägt. Einerseits, weil er nach einem Jahr merkte, dass 
er etwas anderes will, als von 7 bis 17 Uhr Wände zu schlitzen und Anschlüsse zu 
installieren. « Als Kind habe ich viel gezeichnet, diese Leidenschaft wollte ich wieder 
aufleben lassen, deshalb habe ich mich für das Propädeutikum an der Zürcher Hoch-
schule der Künste angemeldet. Doch dann habe ich meine Faszination für Film und 
Fotografie entdeckt. » Andererseits auch, weil er zwischen Rohbau und Pausenräu-
men von Menschen umgeben war, die keine Angst vor Tabuthemen und unvorteil-
haften Posen hatten. Als er nach dem Studium noch einmal zurück auf den Bau ging, 
um sein Studiendarlehen zurückzahlen zu können, hat er Mikrowellengerichte, Mit-
tagsschläfchen auf Europaletten und Männer auf meterhohen Leitern dokumentiert.   

In letzter Zeit habe er vor allem daran gearbeitet, diese Bildstrecke in eine Buchform 
(On Knees, Amsel Verlag) zu bringen. Erst im Rahmen seines Werkbeitrags hat er nach 
Monaten wieder zur analogen Kamera gegriffen. Für sein Projekt One Last Time, hat 
er seine Bilder erstmals mit einer Polaroidkamera inszeniert. « Als ich vor vier Jahren 
meine letzte Zigarette rauchte und mich dabei mit Selbstauslöser fotografierte, kam 
mir die Idee dafür. » Per Flyer hat er nach anderen Menschen gesucht, denen eine 
ihrer Gewohnheiten lästig geworden war und er hat ihr letztes Mal festgehalten – ganz 
ohne Postkarten-Ästhetik.

CAROLIN TEUFELBERGER hat Journalismus und Organisationskommunikation an der 
Zürcher Hochschule für Angewandte Wissenschaften studiert und arbeitet als Journalistin.

30  DORIS DEHAN SON 
(*1988, Kilchberg) lebt in Zürich 

ROLE PLAY /  2022 Installation, Stoff, Metall, PVC, Drehmotor, 400 x 400 x 200 cm, Grösse variabel 

Da, wo Zürich sich zur Goldküste wandelt, machen Villen Platz für Büropaläste. 
Geordneter als das städtebauliche Flickwerk fügen sich Klinker, Beton und Glas zur 
Fassade eines Riegelbaus. Doris Dehan Son öffnet die Türe. Kunstwerke hängen an 
den Wänden. Der Ausstellungsraum im ersten Obergeschoss badet im müden Gold 
der Abendsonne. Ein Spalt See ist zu sehen. Die Ausstellung wird gerade abgebaut. 
Über zehn Künstlerateliers befinden sich hier. In einem kleinen Arbeitszimmer auf 
der Hangseite geniesst Doris gegenwärtig Gastrecht. Sie ist froh, nicht zu Hause 
arbeiten zu müssen. An den Wänden hängen Fotokopien von Stoffarbeiten. Am 
Boden liegen Planen, Kartons, PVC-Rohre, auf dem roten Arbeitstisch Skizzen und 
Stofffetzen. « Das sind die letzten Reste der Handtuchrollen aus dem Restaurant mei-
ner Eltern. »  Das Ausgehen des Stoffes dieser Rollen, in denen ihre Geschichte 
verwickelt ist, ist ein Sinnbild der Entwicklung von Doris. Über verschiedene Statio-
nen führte ihr Weg sie an die Zürcher Hochschule der Künste. Sie schliesst den Mas-
ter in Curatorial Studies ab, jahrelang übt sie sich in der kuratorischen Praxis. «Die 
Begegnung mit den verschiedenen Sichtweisen und Rollen der Kunstschaffenden 
haben mir geholfen, meine eigenen Ideen weiterzuentwickeln und mich von Vor-
stellungen zu lösen.» Dabei meint sie nicht nur die Vorstellungen von anderen Per-
sonen, sondern auch ihre eigenen. Sie will, dass ihr Werk im Mittelpunkt steht, nicht 
ihre Biografie, nicht sie als Person.  Doris Dehan Son will Ästhetisches schaffen. 
Zufällig, sagt sie, begann sie mit Stoff zu arbeiten. Er stand halt einfach zur Verfügung 
und sie reisst ihn von Hand in Stücke, bevor sie ihn weiterverarbeitet. « Stoff kann 
weich sein, hart, steif, bewegt. » Die Textilien, die sie knüpft, näht, webt und wickelt, 
werden zu körperhaften Skulpturen. Auch das PVC, das in ihr neustes Werk einge-
arbeitet wird, fand seinen Weg zufällig zu ihr. In der Gegensätzlichkeit der beiden 
Materialien sieht sie eine Balance, und die Arbeit mit den Händen hat für sie etwas 
Heilendes. «Man sieht den Werken an, in welcher Stimmung ich gearbeitet habe.» Sie 
will Emotionen auslösen und sichtbar machen; ihre Arbeiten denkt sie im Raum. Das 
neuste Werk soll mehrteilig sein, von der Decke hängen, sich bewegen. Sie sucht 
Leichtigkeit, eine Illusion von Lebendigkeit. Die Besuchenden sollen sich um und 
unter dem Werk bewegen können. Ihre Skizzen zeigen elegante Figuren. Sie wirken, 
als könnten sie organisch weiterwachsen und spinnennetzartig zu einer Traumland-
schaft werden, in der ausser Kunst nichts existiert.

LAURINDO LIETHA  ist Architekt und Autor. Er hat den CAS « Schreiben in Kunst und Kultur » an der 
Zürcher Hochschule der Künste besucht, ist als Dozent und für einen Verband tätig.
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