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maboart
Claudio Magoni & Ursula Bohren Magoni
le reste est inexprimé

L’ascenseur descend, les couloirs sont interminables, 
le lieu semble impénétrable, l’absurdité de la guerre
laisse sans voix, la fascination qu’exerce le fort est conta -
gieuse, l’illusion protectrice irrésistible, le temps paraît
se figer, il n’y a plus ni jour ni nuit. L’art a-t-il une raison
d’être ici ? Pouvons-nous encore dire quelque chose ?
Au mieux, peut-être.

L’intervention artistique se mêle à l’environnement et
renforce le lieu où se déroulent les événements : l’infir-
merie. Le travail a pour but de créer une atmosphère
 irritante et de modifier la perception de du dispensaire.
Des bandages usagés trempent dans de la cire d’abeille 
au fond de bocaux. Ils sont là pour rappeler les bles-
sures, précautions et soins en même temps qu’ils sont
soumis ici et maintenant à un processus de transfor ma -
tion par la combinaison de néologismes. Ces derniers
sont confrontés au plomb qui a servi de  matériau pour les
récipients, avec ses doubles signifi cations et propriétés. 

« Doit-on conserver l’Histoire ? » De la terre prélevée
dans les environs du bunker dans des récipients en
verre fait songer à des échantillons de sol. « La valeur
de demi-vie a-t-elle une fin ? » Des serviettes sont dis-

persées dans les douches de la salle de désinfection.
Elles sèchent lentement. « Peut-on laver le poison 
(des pensées) ? » Des écrans filment les serviettes et
l’écoulement de la douche, comme pour surveiller le
processus de désinfection. « Qui a le contrôle sur quoi ?
Des contre-épreuves sont-elles nécessaires ? »
L’ascendeur monte, la réflexion reste en suspens. Le
temps peut-il tomber dans l’oubli ? Au mieux, non.

unausgesprochen was bleibt / le reste est inexprimé, 2014

maboart
Claudio Magoni & Ursula Bohren Magoni
unausgesprochen was bleibt

Der Lift fährt hinab, die Gänge sind unendlich, der Ort
scheint uneinnehmbar, die Sinnlosigkeit von Kriegen macht
sprachlos, das Faszinosum der Festung überträgt sich, 
die Illusion des Schutzes ist als Gedanke übermächtig, das
Tag-Nacht-Gefühl löst sich auf. Hat Kunst hier eine Berech-
tigung? Bleibt uns etwas zu sagen? Im besten Falle viel-
leicht.

Die künstlerischen Interventionen mischen sich unter das
bestehende Environment und akzentuieren den Ort des
 Geschehens – die Infirmerie. Die Arbeit zielt auf eine Atmo-
sphäre der Irritation und der veränderten Wahrnehmung 
der Krankenstation. In Bleibehältern lagern in Bienenwachs
 getränkte Bandagen, die bereits einmal am Menschen im
Einsatz waren. Sie imaginieren die Aspekte Verletzung,
 Vorsicht und Heilung und erfahren durch die Kombination
mit Kunstwörtern eine Transformation ins Hier und Jetzt.
Demgegenüber steht das Material Blei mit seinen dualen
Bedeutungen und Eigenschaften. 

»Soll Geschichte konserviert werden?« Gesammelte Erden
in Akkumulatorgläsern aus dem Umfeld von Bunkern ima -
ginieren Nachweise von Bodenproben. »Gibt es eine Halb-
wertszeit mit Ende?« In den Duschen des Desinfektions -

raumes sind gebrauchte Desinfektionstücher raumgreifend
installiert. Sie trocknen langsam vor sich hin. »Lassen sich
Gift(gedanken) abwaschen«? Monitore zeigen die Zustände
der Tücher und des Abflusses im Duschraum, sie überwa-
chen die Desinfektion. »Wer hat was unter Kontrolle? Sind
Gegenproben erwünscht?«
Der Lift fährt hinauf, das Nachdenken bleibt haften. Wächst
das Gras über die Zeit? Im besten Falle nein.
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Pia Maria Martin
Zum Appell! [À l’appel !]

Dans son essai L’Ornement de la masse paru en 1927, 
le journaliste et sociologue allemand Siegfried Kracauer
décrit les revues populaires des Tiller Girls, censées
 dis traire et divertir les masses des conditions sociales,
comme étant le symbole d’une société industrialisée 
et rationalisée. En 1934, dans Le Triomphe de la volonté,
Leni Riefenstahl ne fait pas autre chose en transformant
les masses en ornements vivants et en grandes unités
fonctionnelles. 
Dans le triptyque vidéo de Pia Maria Martin Zum Appell!
[À l’appel ! ], c’est une armée de chaises en plastique
oranges qui est mise en scène dans un ballet méca-
nique. Venant de gauche puis de droite, les chaises finis -
sent par s’aligner deux par deux et viennent au pre-
mier plan. Mais lentement, l’ordre militaire se détraque :
une chaise sort du rang et se met à pirouetter en solo.
Les groupes, hagards, se tournent autour et finissent
l’étrange spectacle empilées les uns sur les autres.
Pia Maria Martin ne néglige pas non plus la spécificité
du triptyque dans sa chorégraphie. Les images sont
 accompagnées de bruits d’éraflure, de frottement et d’un
rythme de marche militaire qui se mêlent de manière
étourdissante pour renforcer l’atmosphère sinistre.
De même Siegfried Kracauer voit dans la formation de
l’ornement de la masse un culte mythologique, Pia Maria

Martin met en relief l’effet sacralisant de son travail :
« L’organisation est centrale comme celle d’un autel…
Une composition animée de séquences imagées qui 
se met en scène comme quelque chose de sacré ; des
chaises qui sont dirigées par un pouvoir invisible. » 
Tandis que Kracauer analyse la mise en scène des
masses qui perdent dans l’anonymat leurs attributs hu-
mains, Pia Maria Martin va dans l’autre sens : elle anime
des objets sans vie et leur confére des traits quasi 
humains.

Zum Appell ! , 2005 

Pia Maria Martin
Zum Appell!

In seinem 1927 erschienenen Essay Das Ornament der
Masse beschreibt der Publizist und Soziologe Siegfried
 Kracauer die damals populären Tillergirl-Revuen als  Sinn-
bild der industrialisierten, rationalisierten Gesellschaft, die
den Massen als Zerstreuung und als Ablenkung von der
 gesellschaftlichen Situation dienten. Auch Leni Riefenstahls
 Triumph des Willens aus dem Jahr 1934 verwandelt die
 Massen in lebende Ornamente und instrumentelle Groß-
einheiten. 
In Pia Maria Martins Filmtriptychon Zum Appell! ist es eine
Armee von orangefarbenen Hartschalenstühlen, die über
drei 16-mm-Projektionen als mechanisches Ballett in Szene
gesetzt werden. Sie kommen von links, von rechts, formie -
ren sich schließlich in Reih und Glied und rücken in exakten
Zweierreihen unaufhaltsam in den Bildvordergrund. Doch
langsam gerät die militärische Ordnung aus den Fugen: 
Ein einzelner Stuhl schert aus und vollführt solistische Pirou-
etten. Gruppen kreisen taumelnd umeinander und beenden
schließlich zu Türmen gestapelt das seltsame Spektakel.
Martin bezieht auch die Präsentationsweise als Triptychon
mit in ihre Choreografie ein. Begleitet werden die Aufnah-
men von scharrenden, schleppenden Geräuschen und 
einem Marschrhythmus – hypnotische Klänge, die wesent -
lichen  Anteil an der unheimlichen Atmosphäre der Bilder
haben.

Beschreibt Siegfried Kracauer die Bildung des Massenorna-
ments als einen mythologischen Kult, so hebt Pia Maria
 Martin auch die sakrale Wirkung ihrer Arbeit hervor: »Die Aus -
richtung ist zentral wie bei einem Altar … Eine bewegte
Komposition von Bildsequenzen, die sich als etwas Heiliges
inszeniert, Stühle, die von einer unsichtbaren Macht gesteu-
ert werden.« Während Kracauer die Inszenierung der Massen
thematisiert, die in der Anonymität ihre menschlichen Eigen-
schaften verlieren, nähert sich Martin dem Thema auf umge-
kehrte Weise: Sie animiert leblose Objekte zum Leben und
verleiht ihnen beinahe menschliche Züge.
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Myriam Méchita
Les tremblements de l’enfer ou my name is nobody
[Die Beben der Unterwelt oder my name is nobody]

Leben, Tod, Leiden und Lust sind zweideutige Begriffe, die
sich in der Arbeit von Myriam Méchita wie auch im Alltag
 aneinander reiben. Ihre Arbeiten vereinen stets Wider-
sprüchliches. Sie verwendet Perlen und Pailletten, aber es
existieren auch Bilder, die sie mit der Bohrmaschine und
 anderen radikalen Methoden bearbeitet. »Was mich interes-
siert, ist die Spannung zwischen der sichtbaren Erschei-
nung einer Sache und jenem, was sich auf den ersten Blick
 verbirgt. Ich oszilliere ständig zwischen Kultiviertheit und
 Radikalität. Ich versuche zu verstehen, wie diese Extreme zu
vereinbaren sind«, so die Künstlerin. 
Das ist es auch, was die roten Zeichnungen vor schwarzen
Fließspuren vermitteln. Letztere sind, in gleicher Weise wie
die mit vielfarbigen Pailletten bestäubten Latexpfützen oder
auch die amputierten oder geköpften Rehe, wiederkehrende
Motive, die jeweils durch die Wiederholung des vorange-
gangenen, aber auch durch Unterscheidbarkeit zu diesem
ihre Funktion erhalten.

Les tremblements de l’enfer ou my name is nobody, 2005–2008

Myriam Méchita
Les tremblements de l’enfer ou my name is nobody

La vie, la mort, la souffrance, le plaisir sont des notions
ambivalentes qui se heurtent dans l’œuvre de Myriam
Méchita, comme dans le quotidien. Ses réalisations 
sont toujours contradictoires. Il y a des perles et des
paillettes certes, mais il y a aussi des dessins réalisés 
à la perceuse et d’autres créations très brutes. « Ce 
qui  m’intéresse, c’est la tension entre l'apparence des
choses et ce qui est caché au premier regard. J’oscille
en permanence entre la sophistication et la radicalité.
J’essaye de comprendre comment rassembler ces ex-
trêmes », dit l’artiste. 
C’est ce dont rendent également compte des dessins
rouges sur fond de coulures noires. Ces dernières, au
même titre que les flaques de latex saupoudré de pail-
lettes multicolores, ou encore les  chevreuils amputés 
et décapités, sont des motifs récurrents, fonctionnant
dans la différence et la répétition.
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Daniel Mijic
TMS

Il peut y avoir plusieurs raisons à vouloir se rendre sous
terre : pour combattre un système ou au contraire cher-
cher à le conserver, pour se protéger, extraire des ma-
tières premières, se rendre le plus rapidement possible
au travail – ou bien encore participer à une exposition.
Toutes ces activités souterraines ont cependant une
chose en commun : la liberté de mouvement est limitée,
le vivre ensemble soumis à des règles bien précises, 
les dépendances réciproques gagnent en force, la pro-
miscuité se fait ressentir. Et les instants qui permet-
traient de désamorcer la situation se font rares. 
En visitant pour la première fois le bunker, Daniel Mijic 
a été frappé tant par la perfection que par la clarté des
espaces et des couloirs. Pour un sculpteur, il est difficile
de se sous traire à la violence de la stricte disposition
des dortoirs ou des anciens ustensiles d’examen médi-
cal – sans même parler des réserves d’armes. Ainsi,
maintes manifestations artistiques sorties de leur con -
texte muséal peuvent sembler bien vaines dans un pa-
reil lieu. Mais après un certain temps passé sous terre
et quelques kilomètres parcourus, la normalité refait
surface. On se fait à l’idée d’être un petit rouage dans
une grande machine, on tourne à un coin par pure rou-
tine et tout à coup, l’on n’en croit pas ses yeux : des
images recouvrent les murs ! Des caricatures simplistes

et des images bariolées, dessinées et peintes par des
soldats quelque part entre le train-train quotidien et 
le feu de l’action. Certaines débordent d’un humour dé-
bridé, transformant pour un instant les murs de béton
armés du fort en cellules capitonnées où il l’on pouvait
rire  librement. 
La qualité de cet instant improbable fut le point de dé-
part d’une série de panneaux créés pour l’exposition 
et qui, sans être questionnés, puisent dans les dessins
de la réglementation quotidienne, signifiant sans équi-
voque que rien n’est évident et ainsi libérer tout au plus
des lambeaux de souvenirs comme on ne pourrait pas
s’en imaginer de plus différents et contradictoires.

TMS, 2013/14

Daniel Mijic
TMS

Die Entscheidung, sich in den Untergrund zu begeben, kann
vielerlei Gründe haben: Systembekämpfung bzw. -erhaltung,
Schutzsuche, Rohstoffgewinnung, der schnellste Weg zur
Arbeit – oder aber die Einladung zur Teilnahme an einer Aus -
stellung. Eines aber haben alle Aktivitäten unter Tage ge-
mein: Der Bewegungsspielraum ist begrenzt und die Regeln
des Miteinanders sind klar definiert, die gegenseitigen Ab-
hängigkeiten kommen stärker zum Tragen, latente Beklem-
mung kann sich breit machen. Momente, die die Strenge 
der Situation unterwandern, sind selten. 
Beim ersten Rundgang durch die Bunkeranlage ist man
 fasziniert von der Perfektion und Klarheit der Räume und
Gänge. Der Wucht, die spartanisch eingerichtete Schlaf-
räume oder alte medizinische Untersuchungsutensilien haben,
kann man sich als Bildhauer nur schwer entziehen – von 
den Waffenreservoirs ganz zu schweigen. So manche in 
den Sinn kommende künstlerische Intervention aus musea-
len Kontexten erscheint im Verhältnis hierzu wie eine hilflose
Geste. Mit fortlaufender Zeit und abgelaufenen Kilometern
unter Tage schleicht sich jedoch wieder Normalität ein. Man
arrangiert sich mit der Erkenntnis, ein kleines Rädchen in
 einem komplexen System zu sein, biegt routinemäßig um 
die Ecke und traut seinen Augen nicht: Es hängen Bilder an 
der Wand! Einfache Karikaturen und bunte Bildchen, ge-
zeichnet und gemalt von Soldaten, irgendwann zwischen

 Alltagstrott und Gefechtseifer. Einige von ihnen strotzen 
vor anarchischem Humor und verwandeln für einen Moment 
die meterdicken Betonwände der Räume in Gummizellen, 
in denen befreit gelacht werden darf. 
Die Qualität dieses absurden Augenblicks war der Start-
schuss für eine Serie von Schildern, die für diese Ausstellung
entstanden sind. Schilder, die sich ungefragt bedienen aus
dem Zeichensortiment der Alltagsreglementierung, die klar
ansagen, dass nichts klar ist und im besten Fall Erinnerungs-
fetzen freisetzen, wie sie unterschiedlicher und widersprüch-
licher nicht sein könnten.
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Mohammed El Mourid
Galets

Le galet est défini comme caillou poli et arrondi par frot-
tement, qui se trouve le plus souvent sur le rivage de la
mer ou dans le lit des torrents. Galet rond, plat ; plage de
galets ; se promener, trébucher sur les galets (CNRTL).
Les galets réunis ici sont des rejets de cours d’eau de 
la plaine d’Alsace, retrouvés par Mohammed El Mourid.
Ils témoignent des temps immémoriaux et d’une mé-
moire qui dépasse le visible. Proches des peintures ru-
pestres, les traces confiées à ce médium insolite sem-
blent destinées par leur origine à être abandonnées au
fleuve du temps. 
Témoignage d’éveil au sein du désordre, face au chaos
de l’Histoire s’impose une mise en forme définie par 
le regard et la main de l’homme. Les visions saisies au
cours des marches et des voyages persistent sur les
galets comme sur le mur de la grotte : une préhistoire
toujours présente et revivifiée par les rencontres, qui 
se manifeste grâce à une vision contemporaine. Le choix
aléatoire des images à partir d’un ensemble de néga-
tifs permet de retrouver cette immédiateté à travers une
décomposition. C’est le contexte qui donne sa forme à
l’ensemble et qui révèle le sens présent de ces images.
On peut s’interroger sur cette manière de convoquer 
le sens à partir du hasard ; prises individuellement, sor-
ties de l’espace commun qui permet de leur attribuer

une histoire, ces images sauront-elles préserver le lien
qui les unit à la forme de ces galets ? La forme des
 galets entraîne en effet ces objets composites vers 
les aléas d’une décomposition qui peut rendre difficile
le déchiffrement de leurs emblèmes. 

Galets, 2014 

Mohammed El Mourid
Galets [Kiesel]

Der Kiesel wird vom CNRTL definiert als ein durch Abrieb
polierter und gerundeter Stein, der sich zumeist am Meeres-
ufer oder in Flussbetten findet. Runder, flacher Kiesel, Kie-
selstrand, Spazierengehen auf Kieseln, stolpern über einen
Kiesel.
Die hier zusammengetragenen Kiesel entstammen Wasser-
läufen aus der Tiefebene des Elsass, gefunden von Mo -
hammed El Mourid. Sie zeugen von uralten Zeiten und von
Erinnerung, die über das Sichtbare hinausgeht. Ähnlich
Höhlenmalereien scheinen die diesem ungewöhnlichen
 Medium anvertrauten Spuren durch ihren Ursprung dazu
 bestimmt, vom Fluss der Zeiten fortgespült zu werden. 
Als Zeugnis des Erwachens inmitten der Wirren, im Ange-
sicht des Chaos der Geschichte, drängt sich eine Form -
gebung auf, die durch die Sicht und die Hand des Menschen
bestimmt ist. Die während der Märsche und Reisen erfass-
ten Eindrücke bleiben auf den Kieseln wie auf der Höhlen-
wand zurück – eine durch Begegnungen immer noch gegen-
wärtige und wiederbelebte Vorgeschichte, die durch eine
zeitgenössische Betrachtung zu Tage tritt. Die zufällige Aus-
wahl der Bilder auf Grundlage einer Sammlung von Nega -
tivaufnahmen erlaubt es, diesen Effekt der Unmittelbarkeit
durch einen Vorgang der Zerlegung wiederherzustellen. Es
ist der Kontext, der dem Ganzen seine Form gibt und der
den gegenwärtigen Sinn dieser Bilder freilegt. 

Man kann diese vom Zufall ausgehende Sinnsuche hinter -
fragen: Können die Bilder die Verbindung wahren, sobald 
sie einzeln angesehen und dem  gemeinsamen Raum, der es
erlaubt, ihnen eine Geschichte zuzuschreiben, entnommen
werden?  Tatsächlich setzt die Form der Kiesel diese zu -
sammenge füg ten Objekte der Gefahr einer Zerlegung aus,
 welche die Entzifferung der eingeschriebenen Zeichen
 erschweren kann. 
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Victorine Müller
Erdling [Terrien] 

L’objet Erdling [Terrien] de Victorine Müller est fascinant :
une grosse bulle transparente en PVC à à la forme éton-
nante. Dans cette bulle flotte un corps humain, trans -
parent tout comme la membrane qui l’enveloppe sur
laquelle des lumières violettes produisent des lignes 
et des reflets. Le corporel se détache de la matière et
perd en tangibilité. 
Une toute nouvelle forme de transparence se fait jour,
une forme qui ne se déploie pas sur un seul niveau, 
mais se déplace et flotte. Le temps et l’espace s’effa-
cent, l’instant devient durée, comme si l’on pouvait re -
tenir sa respiration pour se prouver à soi et au monde
qu’il existe des choses qui, en dépit de leur caractère
éphémère, sont extérieures au temps, pour un moment
du moins ; des choses qui occupent un espace ne se
 réduisant pas à un lieu de séjour fugitif. 
Ainsi, l’objet suggère une existence spirituelle détachée
de la matière ; et pour les âmes se sentant menacées, 
il passe, tel un refuge, pour le cocon qui, plus aura ou
membrane qu’armure, n’exclue pas la possibilité d’inter-
actions sociales.

Erdling, 2009

Victorine Müller
Erdling

Faszinierend ist das Objekt Erdling von Victorine Müller,
eine große, eigenwillig geformte durchsichtige PVC-Blase.
In der Blase schwebt ein menschlicher Körper, ebenso
transparent wie die ihn umgebende Hülle. Violette Lichtstrah -
len setzen Markierungen und erzielen Spiegelungseffekte.
Körperliches löst sich von der Materie und verliert dadurch
an Fassbarkeit. 
Eine gänzlich neue Art von Transparenz entsteht, die sich
nicht nur auf einer Ebene abspielt, sondern sich schwe-
bend verschiebt. Zeit und Raum verlieren an Bedeutung, 
der Augenblick wird zum Dauerzustand, so als könnte man
 seinen Atem anhalten, um sich selbst und der Welt zu be -
wei sen, dass es Dinge gibt, die trotz ihrer Vergänglichkeit 
für kurze Momente außerhalb der Zeit stehen und für sich
Räume  beanspruchen, die mehr sind als kurzlebige Auf -
enthaltsorte. 
So suggeriert das Objekt eine ideelle Existenz, losgelöst 
von materiellen Zwängen, und zeigt für die durch Aggression
bedrohte Seele als ein Refugium den Kokon auf, der mehr
Aura und Membran als Panzer ist und die Möglichkeit der
 so zialen Interaktion nicht ausschließt.
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Patrick Neu
L’instant n’en finit pas…

Vanité, tout n’est que vanité. Telle serait une première
analyse du travail de Patrick Neu. Certes, sa démarche
s’acoquine avec le memento mori cher au baroque, en
ce qu’il propose une lecture dubitative de la vie qui finit
toujours par la disparition. Mais si le passé n’est rien, 
le futur n’est guère davantage, les êtres et les choses
n’ont qu’une apparence instable. C’est peut-être dans 
la quête de ce moment furtif, de ce point de suspension,
que le travail de Patrick Neu trouve son parfait éclai-
rage. Il insiste sur l’instant présent dans son inéluctable
instabilité.

Verre barbelé, 2004

Patrick Neu
Der Augenblick währt ewig …

Eitelkeiten, nichts als Eitelkeiten. Dies wäre eine erste Ana-
lyse der Arbeit von Patrick Neu. Sicher, seine Vorgehens-
weise verbindet sich mit dem im Barock so bedeutsamen
Memento mori im zweifelnden Verständnis des Lebens, das
immer mit dem Verschwinden endet. Aber wenn die Ver -
gangenheit nichts ist, bedeutet die Zukunft kaum mehr und
die Lebewesen und Dinge sind von nur unbeständigem
Schein. Vielleicht ist es die Suche nach diesem flüchtigen
Moment, nach diesem Moment des Aussetzens, in der die
Arbeit von Patrick Neu ihre eindeutige Klärung findet. Er
 insistiert auf der Gegenwärtigkeit des Augenblicks in seiner
unentrinnbaren Instabilität.
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Steffen Osvath
Fotodelere

Steffen Osvath se considère comme un archéologue 
de la photographie, réinventant de toutes pièces une vie 
à partir de traces. Ainsi exhume-t-il de l’oubli des tré-
sors de petites photos en carton ou de diapositives ja-
dis  jalousement protégés et jouant le rôle de mémoire
visuelle familiale qui ont été depuis jetés, vendus ou
 oubliés. Chaque nouvelle trouvaille est analysée par
 l’artiste : des amas disparates il fait ressurgir des frag-
ments d’his toires. De la même façon que notre intelli-
gence cherche à établir des relations, générant ainsi en
permanence de la mémoire et, ce faisant, la falsifiant,
les images tissent des liens entre elles pour produire
une trame existentielle apparemment familière. Le temps
se dilue et se replie sur lui-même en même temps, à 
la fois vue et point de vue. Les personnes sur les photos
deviennent des suppléants modifiables qui se chargent
des émotions et de l’expérience de l’observateur, de ses
perceptions et fantaisies subjectives. – En combinant,
réduisant, dévidant et recouvrant, il recompose les élé-
ments de l’image et donne ainsi à voir de nouvelles his-
toires. Dans le contexte du fort notamment, à la vue de
ces étranges images, il apparaît clairement que l’homme
est et demeure un être dont rien ne garantit l’existence,
un être sous les pieds duquel le sol ne cesse de se mou-
voir, et qui n’a pas grand chose à quoi se retenir.

Fotodelere, 2009–2014

Steffen Osvath
Fotodelere

Steffen Osvath versteht sich als Fotoarchäologe, der aus
Spuren ein Leben aufs Neue erfindet. So gräbt er sich durch
einst sorgfältig gehütete Schätze aus Pappbildchen und
Farbdiafilmen, die – aufbewahrt als visuelles Familienge-
dächtnis, dann weggeworfen, verkauft oder vergessen – ihm
als Gegenstand von Erinnerungsentrümpelungen in die
Hände fallen. Jeder neue Fund wird von Osvath analysiert:
Aus der unsortierten Masse heraus drängen sich dabei in
schneller Folge fremde Geschichtsfragmente auf. In gleicher
Weise, wie unser Verstand nach Zusammenhängen sucht
und die eigenen Erinnerungen permanent neu generiert und
dabei immer wieder verfälscht, verweben sich die Bilder 
zu scheinbar bekannten Existenzteppichen. Die Zeit löst sich
auf und ist zugleich Rückblick, Ansicht wie auch Aussicht.
Die abgebildeten Menschen auf den Fotografien werden zu
modifizierbaren Platzhaltern, die sich mit Emotionen und
 Erfahrungen des Betrachters, mit subjektiver Wahrnehmung
und Fantasterei aufladen.
Durch Kombinieren, Reduzieren, Herausschaben und Über-
malen verändert Steffen Osvath die Bildelemente und visua-
lisiert damit neue Geschichten. Insbesondere im Festungs-
kontext wird dem Besucher beim Betrachten der skurrilen
Bilder klar, dass der Mensch ein Wesen ist und bleibt, des-
sen Existenz durch nichts gesichert ist, dem der Boden unter
den Füßen wankt und der wenig hat, das ihm Halt gibt.
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Elodie Pong
PLAN FOR VICTORY

Selon l’inscription à la main en lettres gigantesques à
flanc de montagne, il existerait un plan pour la victoire.
L’écriture ostensible PLAN FOR VICTORY en violet vif
tranchant sur le manteau neigeux immaculé ne laisse
aucun doute quant à la conviction de ses auteurs : 
leur entreprise sera couronnée de succès. Un droit de
 possession se voit exprimé qui exclue d’emblée toute
concession. Pourtant, cette occupation de territoire 
n’est que provisoire – un événement naturel y met un
point  final : une avalanche s’abat sur la pente, et du
plan annoncé en lettres capitales ne reste plus que 
« du vent ». 
Dans son court-métrage persuasif – sans qu’il nous soit
dit si l’événement s’est réellement produit ou s’il a été
reproduit à plus petite échelle en studio ou par ordina-
teur –, Elodie Pong forge une métaphore  frappante et
évocatrice de la démesure humaine. 
L’artiste vidéo et performeuse recherche et problématise
dans son travail les structures sociales singulières. 
Elle met en scène des situations au travers desquelles
elle démasque avec pertinence et ironie l’hédonisme et
le narcissisme, l’incessante bataille pour la suprématie,
l’ambition et l’influence des médias. Pour ce faire, elle
n’hésite pas à remettre en cause dans son travail les
 valeurs premières et socialement acceptées, et cherche

à provoquer le public en tant que produit d’une société
médiatisée : notre fascination pour ce qui se passe 
à l’écran nous force à reconnaître à quel point nous
sommes sensibles aux tentations et aux promesses de
miracles – jusqu’à ce que l’inévitable dé sastre s’abat 
sur nous tel une violente avalanche. La victoire promise
et l’idylle sont alors perdues à jamais.

Ohne Titel (PLAN FOR VICTORY) , 2006

Elodie Pong
PLAN FOR VICTORY

In monumentalen Lettern ist der Natur von Menschenhand
eingeschrieben, dass ein Plan für den Sieg existiert. Der
markante Schriftzug PLAN FOR VICTORY, der sich in der
leuchtenden Farbe Pink von dem ansonsten unberührten
Schneehang deutlich abhebt, lässt keinen Zweifel an der
 Zuversicht seitens der Strategen für das Gelingen ihres Un-
terfangens. Hier wird einem Besitzanspruch Ausdruck ver -
liehen, der jegliche Rücksichtnahme und Kompromissbereit-
schaft von vornherein ausschließt. Doch dieses absolute
Inbesitznehmen des Territo riums ist von kurzer Dauer – ein
Naturereignis setzt ihm ein drastisches Ende: Eine Lawine
donnert zu Tale und vom groß angekündigten Plan bleibt nur
»Schall und Rauch«. 
Elodie Pong hat mit ihrem eindringlichen Kurzfilm – der nicht
preis gibt, ob die Situation in einer realen Gebirgsland-
schaft herbeigeführt oder künstlich en miniature im Studio
simuliert oder gar am Computer fingiert wurde – eine
 eingängige wie nachwirkende Metapher für die mensch-
liche Hybris formuliert. 
Die Video- und Performancekünstlerin Elodie Pong untersucht
und thematisiert in ihrem Schaffen auffällige soziale Struk -
turen. Sie inszeniert Situationen, mittels derer sie ironisch-
kritisch den Hedonismus und Narzissmus, den immerwäh-
renden Kampf um Vorherrschaft, Erfolgsstreben und mediale
Beeinflussung pointiert demaskiert. Dabei scheut sie nicht

davor zurück, mit ihren Arbeiten primäre und gesellschaftlich
akzeptierte Werte in Frage und zur Diskussion zu stellen.
Das Publikum soll sich durch ihre Arbeiten als konditionierte
Mediengesellschaft provoziert fühlen: Unsere Faszination 
für das von ihr suggerierte Geschehen auf dem Bildschirm
lässt uns erkennen, wie anfällig wir für Verlockungen und
Heilsversprechen sind – bis zu jenem Moment, in dem über
uns das unaufhaltsame Verhängnis gleich einer gewaltigen
Lawine niedergeht. Der verheißene Sieg und die Idylle sind
unwiederbringlich verloren.
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Margarete Rebmann
Herzklopfen [Palpitations]
Geheime Welten / Seltsame Kreaturen 
[Mondes secrets / Étranges créatures]

Le dessin en relief Herzklopfen [Palpitations] de Marga-
rete Rebmann, qui se trouve à l’embranchement d’un
couloir, est fait de lignes en caoutchouc placées à hau-
teur d’yeux du spectateur. Le dessin a pour origine un
électrocardiogramme de l’artiste dans lequel prédomine
l’état psychique de la peur. Dans l’ambiance inhospita-
lière du bunker, des signaux d’alarme dont il est impos-
sible de déterminer la source évoquent la peur de dan-
gers imminents. Le bruit d’un train approchant déclenche
un sentiment d’angoisse. Ces diagrammes, tels qu’ils
nous apparaissent ici, ne nous sont pas seulement fami-
liers en tant que représentations graphiques d’un état
de santé menacé en permanence, mais aussi comme
processus physiques, événements géologiques ou fluc-
tuations économiques. À partir de portions de réalité
naît d’une part une dynamique et de l’autre la crainte
d’un arrêt définitif.

Au premier plan de l’installation Geheime Welten / Selt-
same Kreaturen [Mondes secrets / Étranges créatures]
de Margarete Rebmann, le spectateur voit une portion
de pelouse avec de nombreuses entrées qui mènent
dans les profondeurs. Ces ouvertures se trouvent égale-

ment dans l’espace. À l’arrière-plan, des chaises sont
empilées devant une table sur laquelle d’obscurs êtres
hybrides semblent danser avec leur propre ombre 
en  attendant que la lumière jaillisse des ténèbres. Dans
l’obscurité pesante, le rituel demeure un mystère. La
table et les chaises renvoient à un lieu qui fut habité par
les hommes, et ne cessent de rappeler pourtant le
monde souterrain.

Herzklopfen, 1995/2013 // Geheime Welten / Seltsame Kreaturen, 2012 

Margarete Rebmann
Herzklopfen
Geheime Welten / Seltsame Kreaturen

Die plastische Zeichnung Herzklopfen von Margarete Reb-
mann in einem sich verzweigenden Gang besteht aus
 Kautschuklinien, die in Augenhöhe des Betrachters ange-
bracht sind. Ausgangspunkt ist ein Elektrokardiogramm 
der Künstlerin selbst, im dem der psychische Zustand der
Angst vorherrscht. Im unwirtlichen Ambiente der Bunker -
anlage evozieren nicht zu ortende Alarmsignale Ängste vor
drohenden Gefahren. Das Geräusch einer heranrollenden
Bahn löst Beklemmung aus. Solche Diagramme, wie sie uns
hier entgegentreten, kennen wir nicht nur als grafische Do-
kumentation eines stets bedrohten Gesundheitszustands,
sondern auch von physikalischen Vorgängen, geologischen
Ereignissen oder wirtschaftlichen Auf- und Abschwüngen.
Aus den Versatzstücken der Realität entstehen so einerseits
Dynamik und andererseits die Drohungen des radikalen
 Stillstands.

Im Vordergrund von Margarete Rebmanns Installation Ge-
heime Welten / Seltsame Kreaturen sieht der Betrachter 
ein Rasenstück mit zahlreichen Gangöffnungen, die in die
Tiefe führen, sich aber auch im Umraum befinden. Im Hinter-
grund sind einige ineinander verkeilte Stühle auf getürmt,
davor steht ein Tisch, auf dem dunkle Hybridwesen mit ihren
eigenen Schatten zu tanzen scheinen und zugleich auf die

geheimnisvollen Botschaften der Lichterscheinungen aus
der Finsternis hoffen. Im lastenden Dunkel bleibt dieses
 Ritual ein Geheimnis. Tisch und Stühle verweisen auf einen
Ort, der primär von Menschen belebt, aber doch dem Unter-
grund nahe ist.
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Christoph Rihs
Cenotaph

« De l’obscurité bondit le monde noir de la nuit… »
Georg Heym (1887-1912), extrait du poème La Guerre, 1911

Le chandelier est tout d’abord un ustensile qui, associé
à une bougie allumée, réduit l’obscurité et compense 
un déficit de notre perception sensorielle : voir et agir
dans l’obscurité sont alors rendus possible. Pour sa pé-
nétrante mise en scène dans le monde souterrain de
Schoenenbourg, Christoph Rihs a choisi le chandelier
comme point de départ pour ce qui lie intrinsèquement
cet objet à la société civile et à son envers militaire.
Le désir d’ennoblir le quotidien a depuis toujours en-
traîné une variation de la forme du chandelier, jusqu’à
la version luxueuse et richement décorée du candé-
labre en matière précieuse. Ainsi, les chandeliers et la
finesse de leur réalisation témoignent du statut  social
de leur propriétaire dans la mesure où ils sont censés
en réfléchir le degré de raffinement. 
Dans les forts militaires en revanche, de tels artefacts
ne sont pas à leur place, ce sont des corps étrangers
qui renvoient à l’absence de société civile. Christoph 
Rihs transpose la multitude des supports à bougie dans 
un autre matériau : le béton, et les trie de sorte à ouvrir
sur de nouvelles associations : en classant  suivant la
taille, il est possible d’établir un classement quanti tatif

et donc hiérarchique ; d’autre part, la persistance de 
la rangée fait songer aux marches  militaires et aux for-
mations de combat ; l’uniformisation des objets par
l’emploi du béton monochrome rappelle la déshumani-
sation des subordonnés militaires ; la mise en scène
des formes comme homologues inversés qui suivent 
les  câbles du plafond évoque l’image du tapis  roulant
dans les unités de production industrielle, voire les
abattoirs à la chaîne. C’est finalement l’absence de
 bougies qui pousse cette procession abyssale jusqu’à
 l’absurde : dans un combat au corps à corps, les lu-
mières de la  raison et de la vérité sont toujours les pre-
mières à s’éteindre.

Cenotaph, 2014

Christoph Rihs
Cenotaph

»Aus dem Dunkel springt der Nächte schwarze Welt …«
Georg Heym (1887–1912), aus dem Gedicht Der Krieg, 1911

Der Kerzenhalter ist in erster Linie Gebrauchsobjekt, das 
in Kombination mit einer brennenden Kerze der Dunkelheit
entgegenwirkt und ein Defizit unserer Sinneswahrnehmung
ausgleicht: Das Sehen und Handeln im Finsteren wird er -
mög licht. Die Wahl des Kerzenständers als Ausgangspunkt
für seine eindringliche Inszenierung in der Schoenenbourg-
schen Unterwelt gründet für Christoph Rihs auf den weit -
reichenden inhaltlichen Anbindungen dieses Gegenstandes
an Zivilgesellschaft und martialische Gegenwelt.
Der Wunsch nach Veredelung des Alltags hat seit je zu un-
terschiedlichen gestalterischen Ausformungen des Objekts
Kerzenhalter geführt, bis hin zur luxuriösen reich dekorier-
ten Fassung aus Edelmetall. Damit erlauben Kerzenhalter
Aus sagen über den gesellschaftlichen Status des jeweiligen
Besitzers zu machen, denn sie sollen in ihrer individuellen
Nobelausführung dessen Kultiviertheit spiegeln. 
In einer militärischen Festungsanlage indes sind solche Ar-
tefakte fehl am Platz, hier sind sie Fremdkörper und müssen
als Relikte einer abwesenden zivilen Bürgergesellschaft
 gelesen werden. Dass Christoph Rihs die Vielzahl zugrunde-
liegender Kerzenstöcke in ein anderes Material – in Beton –
übersetzt und in zweckentfremdeten, variierenden Formaten

assortiert, eröffnet weitreichende Assoziationsketten: Mittels
der graduell nach Größe vorgenommenen Aufreihung wird
eine quantitative Wertung vorgeführt und Hierarchie sugge-
riert; das strikte Verharren in Reih und Glied erinnert an
Marschordnungen und Gefechtsformationen; die materielle
Uniformierung der Objekte durch die Verwendung des
 monochromen Betons unterstreicht den Individualitätsver-
lust der Befehlsempfänger im Kriegsdienst; die Inszenierung
der Formen als spiegelbildlich stehende und an der Decken-
leitung hängende Pendants ruft das Bild des Förderbandes
in industriellen Produktionsstätten oder – im Äußersten –
des auf Effizienz getrimmten Schlachthofbetriebes wach.
Schließlich ist es die Abwesenheit von Kerzen, die diese ab-
gründige Prozession hintertreibt: Das Licht der Vernunft und
Wahrheit ist im brachialen Konflikt stets als erstes erstickt. 
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Anina Schenker
pirouette // landfall

Le travail vidéo pirouette d’Anina Schenker, reposant 
sur une prise de vue au ralenti, donne à voir le torse de
l’artiste en train de tourner en pleine pirouette. Avec
pour bande sonore une musique dont les mystérieuses
basses introduisent du suspense et annonce un drame.
Tête et épaules ne cessent de tourner autour de leur 
axe dans une tension qui jamais ne retombe. Les traits
du visage se tirent et forment une grimace en lien direct
avec l’instant et la force du mouvement. Par le truche -
ment de son propre corps, Anina Schenker libère des
états psychiques et physiques : ambivalence pour partie
douloureuse de l’identité et de la déconstruction, de 
la tension et de la perte de contrôle qu’elle parvient à
rendre visible par le fractionnement en unités d’un conti -
nuum spatio-temporel – sans fioriture, par l’analyse et
la précision : comme une pirouette.

L’artiste engage également son propre corps dans 
land fall en faisant le lieu et la scène de l’action. Le choc
des billes en métal filmé au ralenti rend visible les brèves
déformations de la peau qu’il serait difficile de saisir 
à ce niveau d’intensité à l’œil nu. Un processus physique
normal devient un spectacle révélant d’un côté des
propriétés organiques étonnantes et faisant craindre de
l’autre une lésion tenace de la surface du corps ainsi
criblé de billes. Le jeu esthétique devient-il tout à coup
sérieux, doit-on soupçonner un danger latent ? Dans 
le contexte du fort, non loin de l’artillerie et à côté de
douilles d’obus vides, le point de vue mili taire est à
portée de main. Anina Schenker entend certes faire com -
prendre cet aspect de son travail, mais souhaite plus
encore le voir comme l’interprétation cocasse de phéno -
mènes géologiques, comme par exemple une pluie de
météorites façonnerait un pay sage. 

pirouette, 2008 // landfall, 2007

Anina Schenker
pirouette // landfall

Die Videoarbeit pirouette von Anina Schenker basiert auf
Highspeed-Aufnahmen, die den Oberkörper der Künstlerin
beim Drehen einer Pirouette zeigen. Unterlegt von Musik,
aus deren geheimnisvoller Tiefe sich Dramatik und Suspense
ankündigen, drehen sich Kopf und Schultern ein ums an -
dere Mal, in wiederkehrendem Spannungsbogen, langsam
um die eigene Achse. Die Gesichtszüge verformen sich 
zu einer Grimasse, die unmittelbar an Bewegungsmoment
und -kräfte gebunden ist. Anina Schenker legt anhand 
der Beobachtung ihres Körpers psychische und physische
Zustände frei: die teils quälende Ambivalenz von Identität
und Dekonstruktion, von Anspannung und Kontrollverlust.
Durch die Auffächerung eines raumzeitlichen Kontinuums in
seine Einzelteile macht sie diese jeweils wahrnehmbar –
schnörkellos, analytisch und präzise: comme une pirouette.

Auch für landfall setzt die Künstlerin ihren eigenen Körper
ein und lässt ihn zur Ereignisbühne und Topographie werden.
Der mittels Highspeed-Aufnahmetechnik festgehaltene Auf-
prall kleiner Metallkugeln auf der Bauchdecke macht eine
kurzfristige Deformation von Haut und Gewebe sichtbar, die
mit bloßem Auge in dieser Intensität nicht wahrzunehmen
wäre. Ein normaler physikalischer Vorgang wird zu einem
Spektakel, das einerseits erstaunliche organische Eigenschaf-
ten offenlegt und zum anderen eine bleibende Schädigung
der torpedierten Körperoberfläche fürchten lässt. Wird aus
dem ästhetischen Spiel plötzlich Ernst, ist von einer latenten
Gefährdung auszugehen? Im Kontext der Festungsanlage,
unweit des Geschützes und neben leeren Geschosshülsen,
liegt der martialische Aspekt auf der Hand. Anina Schen-
ker möchte ihre Arbeit indes nicht nur auf dieser Ebene ver-
standen wissen, vielmehr auch als eine humorvolle Inter -
pretation erdgeschichtlicher Vorkommnisse wie etwa eines
die Landschaft formenden Meteoriteneinschlags. 
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Paul Schwer 
Unterstand [Abri] // Coup de foudre

Le chemin menant au fort Schoenenbourg aboutit sur
une clairière en pleine forêt devant le mur d’un co-
losse de béton gris. Taillées dans un creux, des fenêtres 
aux allures de meurtrières et une porte grillagées vert
olive, au devant une pelouse ronde enserrée de pierres,
implantée dans le gravier du sentier. Tel un livre ouvert,
en bordure, une charpente en bois retournée repose
dessus. Tourné sur lui-même, Unterstand [l’Abri] s’étire
par un côté vers le haut, comme si une tempête l’avait
emporté, déposé et traîné par hasard devant le mur 
du bunker. Des traces de feu recouvrent la charpente 
en charpie. 
Au milieu de cette sinistre scène est plantée une struc-
ture en aluminium et en plaques polyester ondulées
oranges laissant passer la lumière. Sortant du squelette
en bois, elle rappelle de loin un abri et contraste vive-
ment par sa couleur vive et sa légèreté, contribuant
ainsi à chasser les angoisses de confinement qui peu-
vent assaillir le visiteur du fort.

Dans la partie intérieure du fort : un petit bureau avec
une étagère à dossiers, sur le mur des boîtes postales
vissées ; table, chaise et lavabo avec miroir crument
éclairés par des tuyaux phosphorescents zigzaguant au
plafond. La lumière, jetant des ombres dures et frag-

mentées, transperce des plaques en plastique fondues.
En parcourant l’espace, les tuyaux du travail Coup 
de foudre se réfléchissent en des lignes lumineuses à
chaque fois nouvelles, coulant de manière amorphe 
et se traversant les unes les autres.

Unterstand, 2014 // Coup de foudre, 2014

Paul Schwer 
Unterstand // Coup de foudre

Die Fahrt zur Festung Schoenenbourg endet auf einer Lich-
tung mitten im Wald vor der Wand eines grauen Beton -
kolosses. Eingeschnitten in eine Vertiefung sind einige schar -
tenartige Fenster und ein vergittertes, olivgrünes Tor, davor
eine mit Steinen gefasste, kreisförmige Rasenfläche, einge-
bettet im Kies des Gehweges. Wie ein aufgeschlagenes
Buch liegt darauf, zum Rand hin geschoben, ein umgekehr-
ter Dachstuhl aus Holz. In sich verdreht, reckt der Unter-
stand sich zu einer Seite hin nach oben, als wäre er während
eines heftigen Sturms von einem Haus gerissen und eher
zufällig gerade hierher getragen und vor die Wand des
 Bunkers geschleudert worden. Brandspuren überziehen
das verwitterte Gebälk. 
In diese düstere Szenerie pflanzt sich eine Konstruktion aus
Aluminiumprofilen und leuchtend orange gefärbtem, licht-
durchlässigem Wellpolyester. Aus dem Holzskelett heraus-
wachsend, erinnert sie entfernt an einen Unterstand. Die
Konstruktion setzt mit ihrer flutenden Farbe und Leichtig-
keit einen lebhaften Kontrast zur Schwere und Düsternis des
Bunkereingangs und hilft so, die klaustrophobischen Ängste
zu verjagen, die den Besucher der Festung befallen können.

Im Innenbereich der Festung: Ein kleines Büro mit Akten-
schrank, auf die Wand geschraubten Postfächern, Tisch,
Stuhl und Waschbecken mit Spiegel wird von gezackt aus

der Decke fallenden Leuchtstoffröhren grell erleuchtet. Das
Licht wirft harte, gesplitterte Schatten und durch stößt ge -
schmolzene, transparente Kunststoffplatten. Beim Durch-
schreiten des Raums spiegeln sich die Röhren der Arbeit
Coup de foudre in immer neuen, amorph fließenden und
sich durchdringenden Lichtlinien.
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Fritz Stier 
BODHI 

Dans l’installation vidéo BODHI, il est question de vio-
lence extérieure et de force intérieure, de nostalgie 
de la terre natale métaphysique et peut-être même du
désir d’immortalité. La sérénité de la prétendue vic-
time renvoie, à suivre par exemple l’iconographie japo-
naise, à un esprit parfaitement éclairé.
Au centre de ce travail en quatre parties, l’on voit en
plusieurs séquences deux visages plongés dans un état
méditatif proche du sommeil. Les visages, éclairés par
une lumière bleu pâle, apparaissent presque comme
des bustes de marbre  antiques, ce que vient renforcer
la projection sur des plaques noir mat en mousse dure.
De part et d’autre, un pistolet est pointé sur la tempe
des acteurs. Les doigts pressent de manière presque
imperceptible la gâchette, donnant l’impression que le
coup de feu pourrait partir à tout instant. Mais des
 minutes passent avant que le coup ne parte vraiment. 
Les personnes ne s’effondrent pas atteintes d’une balle
mais se réveillent de leur  sommeil comateux, hébétées
mais riant et l’air soulagé. Le dernier plan montre ces
 visages rieurs avant d’enchaîner sur un nouveau couple
et une nouvelle « exécution ». 
Le concept de « Bodhi » (en sanscrit : se réveiller, recon-
naître, savoir) renvoie également à l’expérience de
l’éveil spirituel. On dit dans le bouddhisme Zen que la

révélation peut se produire de deux façons différentes :
d’une part par une méditation longue et disciplinée, 
de l’autre de manière brutale et soudaine. Cette dernière
peut se produire par différents moyens, parfois même
grâce à un coup de bâton sec et bruyant asséné oppor-
tunément par le maître au disciple – comme les coups
de feu dans l’installation.

BODHI, 2007

Fritz Stier 
BODHI 

In der Videoinstallation BODHI geht es um äußere Gewalt
und innere Stärke, um die Sehnsucht nach metaphysi-
scher Heimat und vielleicht sogar um den Wunsch nach Un-
sterblichkeit. Die Heiterkeit der vermeintlichen Opfer ver-
weist – wenn man zum Beispiel der japanischen Ikonografie
folgt – auf einen vollkommen erleuchteten Geist.
Im Zentrum der vierteiligen Arbeit sieht man in mehreren Fol-
gen jeweils zwei Gesichter, die in einen schlafähnlichen,
kontemplativen Zustand ver sunken sind. Die Gesichter sind
weißbläulich gefärbt, erschei nen fast wie antike Marmorbüs-
ten, was durch die Projektion auf mattschwarze Hartschaum-
platten noch verstärkt wird. Rechts und links ist jeweils eine
Pistole auf die Schläfe der Portraitierten gerichtet. Durch
sichtbar leichte Bewegungen der Hand am Abzug erscheint
es so, als würde jeden Augenblick abgedrückt. Tatsächlich
dauert es jedoch minutenlang, bis die Schüsse fallen. Die
Menschen sinken daraufhin nicht getroffen zusammen, son-
dern erwachen aus ihrem  komatösen Schlaf, aufgeschreckt,
aber meist befreit lachend. Die lachenden Gesichter werden
nach wenigen Sekunden ausgeblendet und machen Platz 
für ein neues Paar und eine neue »Hinrichtung«. 
Der Begriff »Bodhi« (sanskritisch; Erwachen, Erkennen,
 Wissen) wird auch mit dem Moment der Erleuchtung in Ver-
bindung gebracht. Im Zen-Buddhismus sagt man, dass

 Erleuchtung auf zwei unterschiedliche Arten entstehen kann:
zum einen durch langjährige disziplinierte Meditation, zum
anderen schlagartig und plötzlich. Letzteres kann auf ver-
schiedenste Art und Weise geschehen. Manchmal auch
durch einen  lauten, kräftigen Schlag mit einem Stock, den
der Meister im rechten Augenblick dem Schüler zufügt –
ähnlich den Schüssen in der Installation.
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Thomas Weber
Die Fremden II // Die Spieler 
[Les Étrangers II // Les Joueurs]

Les formes claires et monumentales du groupe sculpté
grandeur nature de Die Fremden II [Les Étrangers II ] ou-
vrent la voie à une quantité d’interprétations. À considérer
leur structure organique, il pourrait s’agir d’excroissan -
ces mystérieuses, de formes menaçantes ou de pièces
d’une architecture hostile. Le groupe tire sa couleur noir
profond du traitement au feu de son matériau, le Man-
ganton, chauffé à 1160 °C et est entièrement recouvert
par des rubans entremêlés et perforés qui se fondent en
une enveloppe sur toute la surface. Les bandes, présen-
tant une infinité de creux de la taille d’une tête d’épingle,
animent les figures en même temps qu’elles leur oc-
troient une aura d’impénétrabilité que le feu a renforcé.

Dans Die Spieler [Les Joueurs], le corps se réduit au
 minimum. Les formes plus grandes que nature font 
l’effet de pions dans un jeu inconnu tout en ayant quelque
chose de vivant. Leur attitude est ambiguë. Face à l’at-
traction qu’opèrent le vert, le jaune, le rouge et le bleu
vifs des figures isolées, les formes radicalement abs-
traites ont quelque chose d’intimidant. Dans le cadre du
fort, elles nous font comprendre que nous, les hommes,
sommes des pions dans les mains du destin dont l’issue
nous est inconnue.

Die Spieler, 2011 // Die Fremden II, 2001

Thomas Weber
Die Fremden II // Die Spieler

Die klaren, monumentalen Formen der lebensgroßen Figuren-
gruppe Die Fremden II geben vielerlei Interpretations mög lich -
keiten Raum. Ihrer organischen Grundstruktur nach könn ten
es geheimnisvolle Gewächse sein, bedrohliche Gestalten
oder Teile einer aggressiven Architektur. Ihre tiefschwarze
Farbe erhält die Gruppe durch die Feuerbehand lung des Ma-
terials Manganton, gebrannt bei 1160 Grad. Die äußere Haut
der Figuren besteht aus aneinandergereihten, perforierten
Bändern, die zu einer, die gesamte Ober fläche der Figuren
umgarnenden, geheimnisvollen Struktur verschmelzen. In
endloser Reihe sind unzählige nagelkopfgroße Vertiefungen
gestanzt. Diese Oberflächenstruktur  beseelt die Figuren 
und verleiht ihnen gleichzeitig eine Aura der Unnahbarkeit,
verstärkt durch das Feuer, durch das sie  gegangen sind.

Die Figurengruppe Die Spieler reduziert die Gestalt des
menschlichen Kör pers auf ein Minimum. Die lebensgroßen
Ge stal ten wirken wie Spielfiguren und haben zugleich etwas
Wesenhaftes. Ihr Auftreten bleibt zwiespältig. Während die
fröh lichen, glänzenden Grund farben Grün, Gelb, Rot und
Blau der einzelnen monochromen Figuren anziehend wirken,
flößen die radikal abstrahierten Formen Respekt ein. Im Kon -
text der Festung machen sie uns klar, dass wir Menschen
 Figu ren in einem Spiel des Schicksals sind, dessen Ausgang
wir nicht kennen.
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Peter Weibel
Gesänge des Pluriversums [Chants du plurivers]

Dans son travail vidéo en 12 parties intitulé Gesänge 
des Pluriversums [Chants du plurivers], l’artiste média 
et directeur du ZKM de Karlsruhe, Peter Weibel, partage
l’intime conviction selon  laquelle les conflits du vieux
monde peuvent trouver à se résoudre dans un beau et
nouveau monde des médias où l’on voit poindre de nou-
velles expériences technologiques bouleversant notre
rapport au temps et à l’espace. 
Peter Weibel compile les formes d’expression et les jeux
les plus variés à des fins de détournement médiatique
de la réalité. Il y voit comment le progrès technique 
finit par repousser les limites du corps humain, allant 
même jusqu’à le remplacer. L’homme peut échapper 
à sa prison de chair. Les médias gagnent en autonomie
en même temps qu’ils gagnent de nouvelles significa-
tions en dématérialisant la réalité. Chacun pourra bientôt
tout voir à tout moment. Et de même, l’art est voué à
changer : « À l’avenir, les artistes travailleront au seuil
de la révolution matérielle et à une extension de leurs
compétences. Ce concept d’art progressif et élargi cher-
chera à s’approprier de nouveaux champs de travail.
S’ensuivront des discussions critiques avec la science,
la politique et l’économie. L’art actuel repose sur le fait
que les médias ont une part prépondérante à la construc -
tion de la réalité. »

Gesänge des Pluriversums (Teil 1–7) , 1986–1988 

Peter Weibel
Gesänge des Pluriversums

Der Medienkünstler und Leiter des ZKM in Karlsruhe, Peter
Weibel, bringt mit seiner zwölfteiligen Videoarbeit Gesänge
des Pluriversums die Überzeugung zum Ausdruck, in einer
schönen neuen Medienwelt die Konflikte der alten Welt
 lösen zu können. Neue Raum- und Zeiterfahrungen werden
von der Technologie geprägt, die auch die gesellschaft lichen
Probleme lösen wird, bevor diese zu Revolutionen und Krie-
gen führen. 
Peter Weibel spielt alle Möglichkeiten der Kompilation ver-
schiedenster Ausdrucksformen und Spielarten der medialen
Umdeutung von Realität durch. Er erkennt, dass der techni-
sche Fortschritt letztlich den menschlichen Körper entgrenzt
und dadurch ersetzt. Der Mensch kann seinem leiblichen
Gefängnis entkommen. Die Medien verselbstständigen sich
und gewinnen neue Bedeutung, indem sie die Wirklichkeit 
im Sinne der Entkörperlichung verändern. Jeder kann künf-
tig alles zu jeder Zeit sehen. Genauso verändert sich aus
seiner Sicht die Kunst: »Künftig arbeiten die Künstler an der
Schwelle der Materialrevolution und einer Ausweitung ihrer
Kompetenz. Der progressive erweiterte Kunstbegriff möch-
te neue Arbeitsfelder erforschen. Daraus ergeben sich kri -
tische Auseinandersetzungen mit Wissenschaft, Politik und
Öko nomie. Die heutige Kunst beruht darauf, dass Medien 
an der Konstruktion von Wirklichkeit wesentlichen  Anteil
 haben.«
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t:u:s:k – Stefan Merkl et Kai Littkopf
bella matribus detesta / Klänge des Widersinns 
[Sons de l’absurde]

La guerre et les règlements armés déploient leur bruta-
lité destructrice pour bonne part à travers le son et les
bruits, de ces bruits qui finissent gravés au plus profond
des hommes pour ne plus jamais les abandonner. Qui
ne les a pas connus, les regards paniqués des grands-
parents au son de plus de deux avions dans le ciel ? 
Le tressaillement des parents la nuit quand l’alarme des
détecteurs de fumée se déclenche ? Ce que l’instant
doit être effrayant et traumatisant quand les sons d’un
monde paisible chavirent d’une seconde à l’autre dans
un enfer de cris, de pleurs, de rafales de mitraillettes 
et du boucan d’une lointaine mais omniprésente bou-
cherie ? 
De même les images, les réelles comme celles que l’on
a en tête, qui tout comme les sons ne nous quittent 
plus jamais. Le son des mots est redéfini. La rhétorique
guerrière s’insinue dans les discours, les tracts et les
conversations de tous les jours. Crier remplace écouter,
écouter signifie crier. Les mots sont aussi durs et rava-
geurs que l’acier. Et eux non plus ne nous abandonnent
plus jamais.

Cela fait plus de dix ans que Stefan Merkl et Kai Littkopf
composent de la musique, et ce dans les formations 
les plus variées : du projet world avec Trio Eowyn, au
big band avec Live-Elektronik en passant par l’IDM-Band
shift.ctl. Dans leur duo t:u:s:k, les deux musiciens font
entendre des improvisations électroniques expérimen-
tales et élaborent des installations sonores complexes. 

t:u:s:k – Stefan Merkl und Kai Littkopf 

t:u:s:k – Stefan Merkl und Kai Littkopf
bella matribus detesta / Klänge des Widersinns

Krieg und kriegerische Auseinandersetzungen entwickeln
ihre vernichtende Brutalität zum großen Teil durch Klänge
und Geräusche. Geräusche, die sich in die Seelen der Men-
schen einbrennen und sie nie wieder loslassen. Wer kennt
sie nicht, die bangen Blicke der Großeltern, wenn mehr 
als zwei Flugzeuge am Himmel zu hören sind? Das Zusam-
menzucken der Eltern, wenn nachts die Sirenen wegen
 eines Feueralarms heulen? Wie erschreckend und trauma -
tisierend ist der Moment, in dem von einer Sekunde auf 
die andere der Klang einer friedvollen Welt in ein Inferno aus
Schreien, Weinen, repetierenden Maschinengewehren und
fernem, allgegenwärtigem Schlachtenlärm umschlägt?
 Genauso verhält es sich mit den Bildern, den realen und
 denen im Kopf: Sie lassen uns ebenso wie die Klänge nie
wieder los. Der Klang der Worte wird neu definiert. Kriegs-
rhetorik schleicht sich in Ansprachen, Flugblätter und all -
tägliche Unterhaltungen. Schreien ersetzt das Zuhören,
 zuhören heißt schreien. Und Worte sind stahlhart und ver -
nichtend. Und lassen uns nie wieder los.

Seit über zehn Jahren machen Stefan Merkl und Kai Littkopf
Musik in unterschiedlichsten Formationen: im worldmusic-
Projekt Trio Eowyn, in einer Bigband mit Live-Elektronik und
in der IDM-Band shift.ctl. Als Duo t:u:s:k präsentieren die
Musiker experimentelle elektronische Improvisationen und
entwickeln komplexe Klanginstallationen. 
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 Chemnitz_2008�blank projects, Kapstadt; Kunstverein Leipzig. 
G/C 2013 Gallerie d’Italia, Mailand; Zürcher Theater Spektakel;
Kunsthalle Arbon; 3. Skulpturenbiennale, Winterthur_2012 Kunst-
museum Olten; Kurzfilmtage Winterthur; Centquarte, Paris; Kunst-
haus Deutschvilla, Strobl; Helmhaus Zürich_2011 Kunstmuseum
Thurgau/Kartause Ittingen_2009 12. International Exhibition of
Sculptures and Installations, Venezia; Fondazione Menegaz, Castel-
basso_2008 Nuit Blanche, Paris; Biennale Internazionale di Scul-
tura, Carrara; Steirischer Herbst, Graz; Kunsthalle Luzern_2007
Kunstmuseum Olten; NAIRS Zentrum für Gegenwartskunst, Scuol. 

Sébastien Gouju *1978 Nancy_études à l’Ecole Nationale Supé-
rieure d’Art, Nancy_2000 diplôme national d’art plastique_2002
 diplôme national supérieur d’expression plastique_des nombreuses
bourses et résidences à l´étranger ; œuvres dans des collections
publiques et privées_Sébastian Gouju vit et travaille à Strasbourg 
et Nancy. E/I 2014 Domestique, Semiose Galerie, Paris_2013
Versteckte Details / Là où les détails se cachent, Kunststiftung
Baden-Württemberg, Stuttgart; Des rêves moins doux, Artothèque
de Pessac_Autour du jardin, Galerie Géo Condé, Théatre Gérard
Philipe, Frouard; Partiperdu, Espace international du CEAAC,
 Strasbourg_2011 Garden Party, Saarländische Galerie – Europäi-
sches Kunstforum e. V., Berlin_2010 L’arbre qui cachait la forêt,
 Collège d’Alma, Québec_2008 Galerie Lillebonne, Nancy_2007
Galerie Octave Cowbell. G/C 2013 XIII, Ergastule, Nancy; Sleep
desorder IV, Cité Internationale des Arts, Paris_2012 Entre les
 lignes, Fabrikculture, Hégenheim_2011 Florilège, Kunstmuseum,
Olten_2010 Sleep disorders, Galerie im Regierungsviertel, Ber-
lin_2009 Multiples, Astérides, Marseille_2008 Mes belles éditions
dans ton bel interieur, Semiose Galerie, Paris

Oliver Grajewski *1968 Leverkusen_Studium der Malerei, Zeich-
nung, Fotografie an der Hochschule der Künste Berlin und an der
Chelsea School of Art and Design London. Er arbeitet mit dem
 Medium Comic für Zeitungen, Magazine, Web, Film, Galerien und
Museen_Oliver Grajewski lebt und arbeitet in Berlin. Publikationen
publications : Tigerboy, Verbrecher Verlag, Berlin, 1999 et seqq.;
tokio, rückwärtstagebuch (mit Kathrin Röggla), Starfruit Publications,
Nürnberg 2009; Graphic Novel Der Tag im Moor, Breitkopf Editionen,
Berlin 2012. G/C 2013 Swimming Pool im Zeichenfeld (Internatio-
nale Comic-Kunst), Ministerium für Bildung und Kultur, Saar brü -
cken_2012 Im scheußlichen Garten, Künstlerhaus Dortmund_2010
Jetzt wird alles wieder gut, Comic Salon Erlangen_2007 Textbild
(mit Jürgen Palmtag), Galerie Albstadt; Vampire, Ihr! (mit Hannes
Trüjen), Städtische Galerie Nordhorn 

Peter Granser *1971 Hannover_Autodidakt_ lebt in Stuttgart. Publi-
kationen publications : J’ai perdu ma tête, Edition Taube, Stuttgart
2014_Was einem Heimat war, Bücher & Hefte Verlag, Berlin 2012_

Peter Granser 2000–2007, Superlabo, Kamakura 2011_Signs,
Hatje Cantz Verlag, Ostfildern 2008_Coney Island, Hatje Cantz Ver-
lag, Ostfildern 2006_Alzheimer, Kehrer Verlag, Heidelberg 2005_

Sun City, Verlag Benteli, Sulgen 2003. Auszeichnungen und Stipen-
dien distinctions et bourses : 2013 Österreichisches Kulturforum
Tokyo, Projektförderung_2011 Förderpreis Helmut-Kraft-Stiftung_

2010 Alison u. Peter Klein Foto-Kunst-Preis_2009 Förderung Abt-
Straubinger Stiftung und VG Bild-Kunst Stiftung_2008 Premio Pilar
Citoler_2006 Stipendiat Kunststiftung Baden-Württemberg_2004
Oskar-Barnack-Award_2003 Deutscher Fotobuchpreis_2002 Arles

Joachim Fleischer *1960 Höll/Alttann_1982–89 Studium an der
Staatlichen Akademie der Bildenden Künste Stuttgart_seit 1989
freischaffend tätig, Arbeiten über Licht, Lichtinstallationen, Kunst am
Bau, Licht im Raum, Licht und Robotik, Regiearbeiten für Theater
und Performance_2007–11 Professurvertretung Intermediales Ge-
stalten, Staatliche Akademie der Bildenden Künste Stuttgart_2014
Creator in Residence, Tokyo Wonder Site, Tokyo_ Joachim Fleischer
lebt und arbeitet in Stuttgart. E/I 2007 Scannings, Galerie von
Bartha, Basel_2006 o_swietle, Galerie Miejska bwa, Bydgoszcz
(Polen)_2005 licht_bewegt, Kunsthalle Mannheim. G/C 2013
Kunst, die (sich) bewegt, Reinhold-Würth-Hochschule, Künzelsau_

2011 Voila, Staatsgalerie Stuttgart_2005–06 Lichtkunst aus Kunst-
licht, ZKM, Karlsruhe_2005 Bewegliche Teile, Tinguely Museum
Basel_2004 Bewegliche Teile, Kunsthaus Graz. Projekte/Licht -
gestaltungen/Kunst im öffentlichen Raum projets/conceptions de
 lumière/l’art dans l’espace publique : 2014 Rainy Days, Roboter-
choreografie, Tage für Neue Musik, Luxemburg_2012 Lichtinszenie-
rung und Lichtdramaturgie Salzbergwerk Kochendorf/Heilbronn_

2009–10 Körper, Institut für Lebensmittelwissenschaft und Biotech-
nologie Hohenheim_2008 Scanning with Robots, Dolder Resort
 Zürich (Kunstsammlung Schwarzenbach)_2005 Körperevolutionen,
Max-Planck-Institut für Entwicklungsbiologie, Tübingen_2004 Licht
gießen, Installation am Wehrsteg an der Isar, München_2003 Von
Dingen, Installation in der Reinhold-Würth-Hochschule, Künzelsau

Rainer Ganahl *1961 Bludenz_1990–91 Whitney Museum Inde-
pendent Study Program, New York _1986–91 Universität für
 An gewandte Kunst, Wien (Peter Weibel); Akademie Düsseldorf 
(Nam June Paik); Master in Philosophie und Geschichte Universität
Innsbruck. Seit 2006 Professor für Bildhauerei an der Staatlichen
 Akademie der Bildenden Künste Stuttgart_Rainer Ganahl lebt und
arbeitet in Stuttgart und New York. E/I 2013 Comme des Marxists,
White Columns, New York_2012 I wanna be Alfred Jarry, Kunst -
forum Wien; Perpetual Motion, Kunstverein Neuhausen_2011 The
condition of the working class in England, Reading Festival in Bury,
Manchester_2010 KOOJO, Innsbruck; Alex Zachary, New York;
Elaine Levy Projects, Art Brussels; Tea Party, Werkstatt Graz_

2009–10 MAK Museum für angewandte Kunst, Wien_2008 Fruit
and Flower Deli, New York; DADALENIN, Tensta Konsthall, 
Stockholm; Paul Petro Gallery, Toronto; G126, Galway (Irland)_

2007 The Apprentice in the Sun, Kunstmuseum Stuttgart. 
G/C 2013–14 Salon of fear/Salon der Angst, Kunsthalle Wien_

2013 Triennale Esslingen, Villa Merkel, Esslingen; Athens Biennale;
Bike your Dream, Projektraum Wien; The Cat Show, White Columns,
New York; Khhhhhhh, Invented and Imaginary Languages, Centre
Pompidou, Paris; P&CO, Thomas Duncan Gallery, Los Angeles_

2012 The Garden of Eden, Palais de Tokyo, Paris; Acts of Voicing,
Württembergischer Kunstverein Stuttgart; Don’t smile, Kunstmuseum
Liechtenstein, Vaduz; Forum Expanded, Berlinale 2012, Berlin

Glaser/Kunz Daniel Glaser *1968, Magdalena Kunz *1972.
 Glaser/Kunz arbeiten seit Anfang 2000 zusammen. Ihre Arbeiten
umfassen Rauminstallationen, kinematografische Skulpturen und
 Talking Heads, großformatige fotografische und kinematische Bilder,
Zeichnungen und räumliche Objekte_Daniel Glaser und Magdalena
Kunz leben und arbeiten in Zürich. E/I 2012 Kunstmuseum Solo-
thurn; Johanniterkirche, Zentrum für zeitgenössische Kunst, Feld-
kirch; Museo delle Arti Catanzaro MARCA, Catanzaro_2011 Palazzo
 Malipiero, Venezia_2009 Museum für zeitgenössische Kunst,
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Daniele Buetti *1955 Fribourg_Professor an der Kunstakademie
Münster_Daniele Buetti lebt und arbeitet in Zürich und Münster. 
E/I 2014 Schirn Kunsthalle Frankfurt_2012 Galerie Ernst Hilger,
Wien_2010 Aeroplastics Contemporary, Bruxelles_2008 Kunsthalle
Recklinghausen; Swiss Institute for Contemporary Art, New York_

2004 Henie Onstad Kunstsenter, Oslo; FRAC, Fonds Régional d’Art
Contemporain, Marseille_2003 Helmhaus, Zürich; Kunstverein Frei-
burg_2002 Galerie Reinhard Hauff, Stuttgart. G/C 2013 Crossing
Media – Der Kunst die Bühne, Villa Merkel, Esslingen; Alienation /
Estrangement, Elgiz Museum of Contemporary Art, Istanbul_2012
8th International Biennial of Photography and  Visual Arts, MAMAC,
Liège_2011 Beauty Culture, The Annenberg Space for Photo graphy,
Los Angeles_2010 Auf Leben und Tod/Do or Die, Wallraf-Richartz-
Museum, Köln_2009 Darkside II, Foto museum Winterthur_2008
Dressing the Message, Sprengel Museum Hannover_2006 Click-
DoubleClick, Palais des Beaux Arts, Bruxelles_2004 On the Edge,
The Detroit Institute of Arts, Detroit_2000 Let’s be Friend,  Migros
Museum für Gegenwartskunst, Zürich

Robert Cahen *1945 Valence_Studium der Komposition von musi-
que concrète im Forschungszentrum des ORTF_1971 Abschluss 
am Pariser Konservatorium_Komponist der Groupe de recherches
musicales des ORTF_1992 Preisträger des internationalen Resi-
denzprogramms Villa Médicis Hors les murs_1995 Videoinstallation
für den Standort Euralille, Lille; Internationaler Videokunstpreis des
ZKM, Karlsruhe_Robert Cahen hat zahlreiche Kurzfilme für Kino 
und Fernsehen realisiert sowie Videoproduktionen für französische
Fernsehsender, das Centre Pompidou in Paris, das Centre Natio-
nal des Arts Plastiques (CNAP) und private Produzenten_Robert 
Cahen lebt und arbeitet in Mulhouse. E/I 2014 Entrevoir, Museum
für  moderne und zeitgenössische Kunst Strasbourg (MAMCS)_

2011 Robert Cahen. Das Unsichtbare erzählen, ZKM, Karlsruhe_

2010 Retrospektive der Video- und Filmarbeiten, Galerie nationale
du Jeu de Paume, Paris_Arbeiten in zahlreichen öffentlichen 
Sammlungen œuvres dans des collections publiques diverses :
ZKM Karlsruhe, Zentrum für zeitgenössisches Bild (Genève), AIACE
 (Milano),  Museum of Modern Art (New York), Regionaler Kultur-
fonds im Elsass (FRAC), Museum für moderne und zeitgenössische
Kunst (Strasbourg), Centre Pompidou (Paris), Harris Museum
 (Preston) et al.

Klaudia Dietewich *1959 Freudenberg_Klaudia Dietewich lebt 
und arbeitet in Stuttgart. E/I 2014 Statt Ansichten, Gmünder
Kunst verein_2013 Weg-Stücke, Projektartgalerie, Bielefeld_2011
Spurensuche, Galerie Schacher, Stuttgart; Espace, Schauraum
Proviso rium, Nürtingen_2010 Nah- und Fernsichten, Ministerium für
Umwelt,  Naturschutz und Verkehr, Stuttgart; Um=Wege, Kunstraum
Zehntscheuer, Münsingen; Aufsichten, Haus der Architekten, Stutt-
gart_2009 Auf=Bruch, Galerie Kirchner, Grünsfeld; Er=Fahrungen,
Galerie Keim, Stuttgart_2007 Er=Fahrungen, Kunstverein Fellbach.
G/C 2014 NeuFundLand, Kunstverein Heidenheim; Entdeckung,
Kunst- und Gewerbeverein Regensburg_2013 Neuland, Kunstverein
Viernheim_2012 art KARLSRUHE; homegrown Ostrale 012, Dres-
den; Verwandlung, Galerie Thron, Reutlingen_2011 Donaueschinger
Regionale, Donaueschingen_2010 10. Kunst- und Kultursommer:
WEISS – zeitgenössische internationale Kunst, Kunstverein KISS,
Kunst im Schloss Untergröningen e. V.; D – Annäherungen, Galerie
im Heppächer, Esslingen_2009 Nothing special, Kontur. Kunstverein
Stuttgart; 09 Open, Kunstverein KISS, Untergröningen

Biografische Angaben
Référence biographiques

Joëlle Allet *1980 Leukerbad_Studium an der Zürcher Hochschule
der Künste_Gaststudentin am Royal University College of Fine Arts,
Stockholm_ Joëlle Allet lebt und arbeitet in Sirnach. 2013 Adolf
 Dietrich-Förderpreis, Kanton Thurgau_2010 Kiefer Hablitzel Preis,
Bern; Prix culturel Manor, Kanton Wallis_2009 Yvonne Lang-Char-
donnens Stiftung, Zürich_2005 Förderpreis des Kanton Wallis. 
E/I1 2014 Audience Flow, Kunsthalle Wil_2012 Turn off the light!,
Galerie Largo Baracche, Napoli. G/C2 2014 Die fabelhafte Regie-
rung, Kunst am Bau, Regierungsgebäude Frauenfeld_2013 Adolf
Dietrich-Förderpreis, Kunstraum Kreuzlingen_2012 Kristallhimmel,
Kunst am Bau, Skulpturenweg Leuk; Miramarmi Loft Exhibition,
Arte Laguna Prize Residence, Vicenza; Heimspiel, Kunstmuseum 
St. Gallen_2010 Tupolev, Forum Vebikus, Schaffhausen

Anna Anders *1959 München_1980–86 Studium an der Akademie
der Bildenden Künste München_1992–95 Postgraduiertenstudium
an der Kunsthochschule für Medien Köln_1997–2001 künstlerische
Mitarbeiterin an der Kunsthochschule für Medien Köln_seit 2005
Professur an der Universität der Künste Berlin, Fakultät Gestal-
tung_Anna Anders lebt und arbeitet in Berlin. E/I 2013, 2012 Skaft-
fell-Center for Visual Art, Seyðisfjörður (Ísland)_2009 KIBLA –
Multimedia Center, Maribor (Slowenien)_2008 Deutscher Künstler-
bund (mit Maria Vedder), Berlin_2004/05 Rheinisches Landes -
Museum Bonn_2001 Galleri K1, Kulturhuset, Stockholm_2000
Kunstverein Ludwigsburg_1994–2004 Wanderausstellung »Video
Skulptur in Deutschland seit 1963«, Institut für Auslandsbeziehun-
gen, Stuttgart. G/C 2013 Mediterranean Biennale, Sah

˘
nīn (Israel);

Projektraum Deutscher Künstlerbund, Berlin_2011 Werkbundarchiv/
Museum der Dinge Berlin_2010 Kunstmuseum Ahlen; Mediterra-
nean Biennial Haifa, Haifa_2007 Science Centre Singapore_2005
Kunsthalle Bremen_2004 Musée d’Histoire de la Ville de Luxem-
bourg_2003 Taipei Fine Arts Museum, Taiwan_2002 et seqq. Art
Brussels_2002 Kunstmuseum Bern_2000 Avesta Art, Schweden;
Edith-Ruß-Haus, Oldenburg; et seqq. Art Cologne

Sabine K. Braun *1960 Tübingen_1979–85 Kunstakademie Stutt-
gart, Studium der Freien Grafik_1985 Stipendium der Kunststiftung
Baden-Württemberg_1986–89 Atelierförderung der Kunstakademie
Karlsruhe_2000 Stipendium Edenkoben des Landes Rheinland-
Pfalz_Sabine K. Braun lebt und arbeitet in Stuttgart. E/I 2013
 FadenPapier (mit Niko Grindler), Kunstverein Eislingen_2011 Zwi-
schen den Räumen, Kunstverein Hechingen_2009 Nahezu unend -
liche Verknüpfungen, Kunstverein Biberach/Riß; ART Karlsruhe/
Galerie Kränzl/one artist_2008 Lichte Räume – Zellulare Skulpturen,
Galerie Kränzl, Gaienhofen-Horn_2007 Zellulare Hybride, Städti-
sche Galerie Böblingen_2004 Transit-Architekturen, Kunstverein
Reutlingen_2002 Gesellschaft Freunde Junger Kunst e. V., Baden-
Baden_2000 freiRAUM, Städtische Galerie Albstadt_sowie diverse
Ausstellungsbeteiligungen et prises de participation à des expo-
sitions diverse. Arbeiten in öffentlichen und privaten Sammlungen
œuvres dans des collections publiques et privées : Staatsgalerie
Stuttgart_Ministerium für Wissenschaft und Kunst Baden-Württem-
berg_Städtische Galerie Albstadt_Daimler Kunstsammlung Stutt-
gart_Sammlung Lütze Sindelfingen_Gratianusstiftung Reutlingen

1 E/ I – Einzelausstellungen (Auswahl) expositions individuelles (sélection)  

2 G/C – Gruppenausstellungen (Auswahl) expositions collectives (sélection)
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York; bourse d’atelier de la Maison des Arts Georges Pompidou,
Cajarc_Myriam Méchita vit et travaille à Paris et Berlin. E/I 2015
Zusammenarbeit mit coopération avec Tiffany’s, New York_2013
Fondation Jean-Marc et Claudine Salomon, Annecy_2012 la fourmi,
le vison et le buffle ou voir les morceaux manquant, Nosbaum & Re-
ding, Luxembourg. G/C 2014 Motopoetique, Musée d’art Moderne
et Contemporain, Lyon_Astralis, Espace Culturel Louis Vuitton,
Paris_Vanités, Sel, Sèvres_Encore, Galerie Eva Hober, Paris_2013
Extravaganza, Galerie Phantom Projects Contemporary, Marigny le
Châtel; The End is the beginning, The Wand, Berlin_2012 Saar-
landmuseum Saarbrücken; Family Jewels, Villa Merkel, Esslingen

Daniel Mijic *1969 Ravensburg_1990–93 Steinmetzlehre_1997–
2004 Studium an der Staatlichen Akademie der Bildenden Künste
Stuttgart (Werner Pokorny, Micha Ullman)_1999 Gründung der
Künstlergruppe »Filderbahnfreundemöhringen FFM«_seit 2000 Mit-
organisation Projektraum Kunstverein Gästezimmer_seit 2004 Tech-
nischer Lehrer für Siebdruck an der Akademie der Bildenden Künste
Stuttgart, Fachbereich Freie Kunst_2006 Stipendium der Kunst -
stiftung Baden-Württemberg_2009 Cité Internationale des Arts,
Paris-Stipendium_Daniel Mijic lebt und arbeitet in Stuttgart. 
E/I 2013 sitzen, gehen, stehen (f)liegen, Kunstverein KISS, Kunst
im Schloss Untergröningen_2012 Doppelbock, Kunstverein Gäste-
zimmer e. V., Stuttgart_2008 Animal Gaze, London Metropolitan
University_2005 Nice to meet you, Kunsthalle Göppingen. 
G/C 2012 Wer hat Angst vor Iris D, Akademie der Diözese Rotten-
burg, Weingarten_2010 L’onde della tempesta, Galerie Michael
Sturm, Stuttgart; and it makes me wonder, Kunstverein Friedrichs-
hafen_2007 Beauty Farm, Kunst im Hagenbucher, Heilbronn

Mohammed El Mourid *1966 Tiznit (Maroc)_1993 Diplômé de
l’Ecole Supérieure des Arts décoratifs, Strasbourg_1995 diplôme
national supérieur d’expression plastique, option « Art » (DNSEP)_

Mohammed El Mourid vit et travaille à Strasbourg. Prix de la Ville de
Strasbourg. E/I 2012 Villa Kaiser, Strasbourg; Biennale Ulsan,
Südkorea_2011 Koreanisches Nationalmuseum, Seoul_2010 50 %,
Friche Laiterie, Strasbourg; Kunstmesse Foire Internationale d’Art
Contemporain (FIAC), Strasbourg; Vite, ça va exploser !, Centre
Culturel Franco-Allemand, Karlsruhe_2009 Occupation Maximale 1,
Villa Belle Mire, Strasbourg; Occupation Maximale 2, Sainte-Croix-
aux-Mines; 37ème Image, Friche Laiterie, Strasbourg; Cauchemar
de Homo Sapiens sapiens», Casablanca und et Alger_2008
Royaume du Maroc, Syndicat Potentiel, Strasbourg; Offre de Temps
pour l’Art, Conseil Général Bas-Rhin, Strasbourg_2007 Le Fantôme
de la Résidence, Barcelona_2004–05 Atelierstipendium bourse
d’atelier Fez 

Victorine Müller *1961 Grenchen_1992–93 Kunsthochschule
Bern_1993–97 F + F Schule für Kunst und Mediendesign Zürich_

Victorine Müller lebt und arbeitet in Zürich. Stipendien und Auszeich -
nungen (Auswahl) Bourses d’études et distinctions (sélection) :
2006, 2005 Cité Internationale des Arts, Paris_2005 Kanton Solo-
thurn_2004 Walter-Borrer-Stiftung, Solothurn_2003–04 London,
Stiftung Landis & Gyr, Zug_2002 Alexander-Clavel-Stiftung, Rie-
hen_2001 Künstlerhaus Bethanien, Berlin; Stiftung Die Höge, Bre-
men. Zahlreiche Performances und Ausstellungen in der Schweiz, in
Italien Deutschland Frankreich, Polen, Tschechien, Österreich, Süd-
afrika, Brasilien und in New York.

Marc Linder *1957 Strasbourg_études à l’Ecole Supérieure des
Arts Décoratifs, Strasbourg_Marc Linder vit et travaille à Offenheim.
E/I 2011 Après 30 ans – Nach 30 Jahren, La Robertsau à Rumilly_

2010 Manoir de Contades, Strasbourg_2008 L’escalier à 10 an,
Brumath_2005 Château de Thanvillé, Historisches Museum, Frank-
furt a. M._2000 CEAAC, Frankfurt a. M. 

maboart Claudio Magoni *1951 Muralto/TI, Ursula Bohren Magoni
*1953 Grindelwald/BE, leben und arbeiten in Basel und Reinach
 vivent et travaillent à Bâle et Reinach. Kunst im öffentlichen Raum,
Platzgestaltungen L’art dans l’espace publique, conception d’espace :
2004 Binningen_2002 Halbinsel Au, Zürich. E/I 2012/08/05/02
Chelsea Galerie, Laufen_2009 cube 4×4×4, märz galerie, mann-
heim_2007 Galerie Hrobsky, Wien_2005 Kunst 05, Zürich; Galerie
Hrobsky, Wien_2002 Kunsthalle Wil. G/C 2013 NEULAND, Kunst-
verein Viernheim; der schnee fällt nicht hinauf, Park von Rütte-Gut,
Sutz-Lattringen_2012 5. Schweizerische Triennale der Skulptur,
Bad Ragaz/Vaduz; et voilà la nature, Espace Culturel, Assens; ent-
Hüllen 2012, Galerie Thron, Reutlingen; O.T., Installation Kunsthalle
Palazzo, Liestal_2011 es tables des voeux / gewünschte wünsche,
Park Mon-Repos, Lausanne; silbernes ei in die nacht gesetzt, Skulp-
turhalle des Antikenmuseums, Basel; zum abtröchne, JetztKunst 3,
Freibad Marzili, Bern_2010 ist garten ist aufgeblüht, gArten, Binnin-
gen; Installation, Kunst im Zeughaus, Gelterkinden_2009 liebchen
mein, Skulpturenweg, Kunstrapport, Liestal_2008 Les amoureux
des bancs publics, 3. Biennale d’art en ville, Thonêx; Rêveries du
promeneur solitaire, Espace Culturel, Assens_2007 Skulpturart,
 Zürich_2006 le Re-Connaisseur, Kunstintervention auf Zeit, Thônex_

2005 Bex & Arts, 9. Triennale zeitgenössischer Skulptur, Bex 

Pia Maria Martin *1974 Altdorf/Nürnberg_1997–2003 Staatliche
Akademie der Bildenden Künste Stuttgart_Auslandsaufenthalte und
Stipendien in Spanien, England, Finnland, Schweiz und Frankreich_

seit 2013 Professorin für Video an der Villa Arson, Ecole nationale
supérieure d’art, Nice_Pia Maria Martin lebt und arbeitet in Stuttgart.
E/I 2013 Tempo giusto, Stadtgalerie Saarbrücken_2012 Still,
McLoughlin Gallery, San Francisco; Atelier + Küche = Labore der
Sinne, Museum Marta Herford; powerFLOWER, Galerie Abtart,
Stuttgart_2008 Go, Galerie Reinhard Hauff, Stuttgart_2006 Vivace,
Kirchner Museum, Davos; Kunststiftung Baden-Württemberg,
 Stuttgart; Frischzelle_03, Kunstmuseum Stuttgart. G/C 2013 Still
 bewegt, Videokunst und Alte Meister, Altana Kulturstiftung, Bad
Homburg; XIII. Internationale Shiryaevo Biennale, Shiryaevo (Russ-
land); Still, RLB Kunstbrücke, Innsbruck; Flesh and Blood, Museum
on the SEAM, Jerusalem_2012 Rasterfahndung, Kunstmuseum
Stuttgart_2010 Unsichtbare Schatten, Bilder der Verunsicherung,
Museum Marta Herford; Das vertraute Unvertraute, über die inhä-
rente Poesie des Materials, Württembergischer Kunstverein Stutt-
gart; Looping Memories, Loop Festival, Barcelona; Animate Matter,
Thomas Erben Gallery, New York_2009 Drei. Das Triptychon in 
der Moderne, Kunstmuseum Stuttgart_2008 German Artpositions,
Tiandi, Wuhan (China); X, Y, etc.!, Artissima Video Lounge, Torino_

2007 Thomas Erben Gallery, New York

Myriam Méchita *1974 à Strasbourg, 1997 diplômé de sculpture
de l’Ecole des Arts Décoratifs Strasbourg_1999 études d’éthno -
logie; bourse d’atelier de la Manufacture de Sèvres_2001 études de
sculpture au Centre de Formation pour Plasticiens Intervenants
(CFPI), Strasbourg_2011 bourse d’atelier du Triangle Studio, New
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William Kentridge *1955 Johannesburg_seit den 1990er-Jahren
internationale Ausstellungstätigkeit mit Zeichnungen, Skulpturen,
Film, Klanginstallationen_seit 2010 zahlreiche Auszeichnungen,
 Ehrendoktorate, Mitgliedschaften in Akademien und Gesellschaften_

William Kentridge lebt und arbeitet in Johannesburg. E/I 2014 Re-
membering is not Enough (Beteiligung), MAXXI, Roma_2013 Retro-
spektive, Pinacoteca, São Paulo; Second-hand Reading, Marian
Goodman Gallery, New York_2012 Fortuna, Retrospektive, Instituto
Moreira Salles, Rio de Janeiro; The Refusal of Time, Documenta XIII,
Kassel, bis 2014: Metropolitan Museum of Art, New York (anschlie-
ßend ensuite : Boston, Perth, Kyoto)_2010 Fünf Themen, Retro-
spektive, Albertina, Wien; Die Zauberflöte (Operninszenierung),
Bruxelles, Aix en Provence, Milano; Die Nase (Operninszenierung),
Metropolitan Opera, New York_2009 Against the Grain (mit Oleg
Kudryashov), The Kreeger Museum, Washington_2008 Biennale 
of Sidney; Multiple Masterpieces (mit Norman Catherine), ARTCO
 Galerie, Herzogenrath_2007 Hamburger Bahnhof, Berlin_2006
 Irritation des Gleichgewichts (Beteiligung), Zentrum Paul Klee, Bern_

2005 MoMa, New York

Frantiček Klossner *1960 Grosshöchstetten_seit den frühen
1990er-Jahren Lehrtätigkeit an verschiedenen Schweizer Kunst-
schulen_seit 2006 Leitung einer transdisziplinäre Studiengruppe für
Performance Art an der Hochschule der Künste Bern_Frantiček
Klossner lebt und arbeitet in Bern. Arbeiten in zahlreichen öffentli-
chen Sammlungen u. a. Kunsthaus Zürich, Kunstmuseum Bern,
Schweizerisches Nationalmuseum, Sammlung Reinking Hamburg,
Sammlung Carola und Günther Ketterer-Ertle, Bundeskunstsamm-
lung der Schweizerischen Eidgenossenschaft. E/I 2014 Kunsthalle
Wil_2013 Installationen, Kunsthaus Interlaken_2008 Frantiček
Klossner/Victorine Müller, Kunstmuseum Solothurn_2006 SIC
 Projects, Galerie Mönch, Berlin_2005 Centro de Arte Universal,
Santiago de Cuba_2004 Museo de Arte Moderno de Buenos Aires

Susanne Kutter *1971 Wernigerode_1991–2000 Studium der
Germanistik und Freien Kunst an der Westfälischen Wilhelms-
Universität und der Kunstakademie Münster_2000 Cité Internatio-
nale des Arts, Paris-Stipendium_2002 DAAD Aufenthaltsstipendium
für New York_2009–10 Lehrauftrag an der Universität der Künste
Berlin, 2012–13 Lehrauftrag an der Staatlichen Hochschule für 
Gestaltung Karlsruhe_Susanne Kutter lebt und arbeitet in Berlin.
E/I 2014 Ti penso sempre, Galerie Mathias Güntner, Hamburg_

2013 Die Zuckerdose, Wilhelm Hack Museum, Ludwigshafen_

2011 Croxhapox Experimental Art House, Gent_2010 Wie wäre es,
wenn ich noch ein wenig weiterschliefe …, Galerie Rasche Ripken,
Berlin_2009 No Matter How Long Until it Ends, Kunstverein Rügen_

2007 Sudden Death, M3 – Galerie Gianluca Ranzi, Antwerpen_

2006 Frischzelle 05, Kunstmuseum Stuttgart; Luxury – Power –
Beauty, La Nuova Pesa – Centro per l’Arte Contemporanea, Roma;
Back in Five Minutes, Kunsthaus Essen. G/C 2014 Contemporary
Art Museum, Wrocław_2013 Marler Medienkunst-Preise 2013,
Skulpturenmuseum Glaskasten, Marl; Heimsuchung, Kunstmuseum
Bonn_2010 Wie gemalt, Kunsthalle Erfurt_2009 Pittoresk – Neue
Perspektiven auf das Landschaftsbild, Museum Marta Herford; Unter
Wasser, Über Wasser, Kunsthalle Wilhelmshaven_2007 whiteout,
Stadtgalerie Saarbrücken/Palais Thurn und Taxis, Bregenz; Home
Stories. Zwischen Dokumentation und Fiktion, Städtische Galerie
Wolfsburg_2006 Anticipation, Museum of Contemporary Photo -
graphy, Chicago; Die andere Seite, Kunsthalle Fridericianum, Kassel

Discovery Award. E/I 2014 La Chambre, Strasbourg_2013 Galerie
der Stadt Reutlingen_2012 Dr. Guislain Museum, Gent_2011 Kul-
turraum, Klosterhof, St. Gallen_2010 Museo da Imagen, Braga_

2009 Kunstverein Ulm_2008 Kunstverein Ludwigshafen_2007 Ga-
leria La Farbrica, Madrid_2006 Kunsthalle Tübingen_2005 Belfast
Exposed Photography. G/C 2013 Fotomuseum Winterthur_2012
Staatliche Kunsthalle Karlsruhe_2011 Museum of Art, Fort Lauder-
dale_2010 Foam Fotografiemuseum Amterdam; Casino Luxem-
bourg, Ville de Luxembourg_2008 Museum of Contemporary Photo -
graphy, Chicago; Neue Gesellschaft für bildende Kunst, Berlin_

2007 Villa Merkel, Esslingen_2006 Biennale di Venezia

Klaus Illi *1953 Stuttgart_1982–85 Staatliche Akademie der Bil-
denden Künste Stuttgart_1985–88 Hochschule der Künste Berlin,
1988–90 Parsons The New School for Design, New York_1990 und
1992 Residency Edward F. Albee Foundation, Montauk, New York
_1998–99 Cité Internationale des Arts, Paris-Stipendium_2002
Atelierstipendium Artists’ Residency Herzelia, Israel_2004 Arbeits-
aufenthalt Kartause Ittingen_Klaus Illi lebt und arbeitet in Stuttgart.
E/I 2013 Sisyphosmaschine, Städtische Galerie, Ostfildern_2000
Ruach, Ehemalige Synagoge Drensteinfurt. Mit Bettina Bürkle: 2014
Wolkenatem, DA Kunsthaus Kloster Gravenhorst_2013 Wolken -
atem, Flottmannhallen Herne_2012 Zwischen Himmel und Erde,
Kunstverein Ludwigshafen; Hortus Aeris, Arte Sella, Borgo Valsug-
ana_2008 Pflanzenatem, Fine Art Fair, Palm Beach, Florida_2007
Pflanzenatem, Art Toronto_2006 Luftgarten/Lustgarten, Kunst mu -
seum Heidenheim; Approximation, Villa Merkel, Esslingen. Mit 
I. Fonar Cocos: 2006 Blindsehen, Bellevue, Wiesbaden_2003 Blin-
dreflex, Museum of Art, Ein Harod (Israel). G/C 2014 Höhenrausch,
Arp Museum, Remagen_2012 Kunst mit Schokolade, Museum
 Ritter, Waldenbuch_2005 about nothing, Guardini Galerie, Berlin;
Das Vermögen der Kunst, Kunsthaus Dresden; Der rote Teppich in
Mythos, Macht und Alltag, Kunst im Schloss Untergröningen_2003
Finale Totale, Württembergischer Kunstverein Stuttgart_2002 Salto
Naturale, Kunst im Schloss Untergröningen

Barbara Karsch-Chaïeb *1967 Hechingen_1998–2001 Studium
am Kunstseminar Freie Hochschule Metzingen_seit 2001 selbst -
ständig tätig als freischaffende Künstlerin und Kulturgestalterin in
unterschiedlichen Projekten_Barbara Karsch-Cha�eb lebt und arbei-
tet in Stuttgart. E/I 2012 gegenundüber**IN TOUCH, GEDOK-
 Galerie Stuttgart_2011 Espace (mit Klaudia Dietewich), Kulturverein
Provisorium, Nürtingen_2009 Installation im TRESOR – Raum für
flüchtige Kunst, Stuttgart_2001 Lias-Epsilon, Naturkundemuseum
Reutlingen. G/C 2014 NeuFundLand, Kunstverein Heidenheim_

2013 Anonyme Zeichner, Berlin/Leipzig/Eindhoven; Linienscharen,
Württembergischer Kunstverein Stuttgart; Lost Signs, Donaueschin-
ger Regionale_2012 NEULAND, Kunstverein Viernheim; turbulent.
Achterbahn in der Kunst, Neues Rathaus, Leipzig; Dem Gehirn auf
der Spur, Wilhelm-Fabry-Museum, Hilden; EPHEMERALS, Zeppelin
Museum Friedrichshafen; Projekt »Künstlerische Recherche Licht -
fabrik«, Künstlerhaus Bethanien, Berlin_2011 Strangers: Between
Europe and Asia, Internationale Shiryaevo Biennale, Shiryaevo
(Russland); TabuSkript, GEDOK-Galerie Stuttgart_2010 geb.am,
Filmwinter Stuttgart; Marienmädchen, Galerie kArton, Budapest;
O.T., The Fridge, Sofija; Eure Liebe soll wie Frühlingsregen sein …,
Cultural Center CK, Skopje; Quadratkubikmeter hoch eins, nacht-
speicher23, Hamburg_2009 Kofferbomben, Bunker Stuttgart_2008
Zwischenstand, Württembergischer Kunstverein Stuttgart
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Mitarbeit in der Tonwerkstatt der Kunstschule Laby rinth in Ludwigs-
burg_2002–03 Vertretungsprofessur an der Staatlichen Akademie
der bildenden Künste Stuttgart_zahlreiche Einzelausstellungen und
Ausstellungsbeteiligungen, u. a. in Österreich, Slowakei, Spanien, 
in den Niederlanden, Portugal, Dänemark, in den USA, Südkorea,
China_Thomas Weber lebt und arbeitet in Ludwigsburg.

Peter Weibel *1944 Odessa_Studium der Literatur, Medizin, Logik,
Philosophie und Film in Paris und Wien_1984 Professor an der Uni-
versität für Angewandte Kunst, Wien_1989 Gründung des Instituts
für Neue Medien an der Städelschule, Frankfurt a. M., das er bis
1995 leitete_1986–95 Künstlerischer Leiter Ars Electronica, Linz_

1993–99 Kommissar der Biennale Venedig_seit 1999 Vorstand des
ZKM | Zentrum für Kunst und Medientechnologie Karlsruhe_2008
Künstlerischer Leiter der Biennale von Sevilla_2009–12 Gastpro -
fessor an der University of New South Wales, Sydney_2011 Künst-
lerischer Direktor der 4. Moskauer Biennale für zeitgenössische
Kunst_Peter Weibel lebt und arbeitet in Karlsruhe. E/I 2013 Poli -
tische Performance, Galerie Anita Beckers, Frankfurt a. M._2012
 Mobile Poeme, Kunstraum Tosterglope, Tosterglope_2011 No
 Limits,  Réécrire l’Europe, Palais du Rhin, Strasbourg; TONSPUR 42,
 MuseumsQuartier Wien_2009 Zur modernen Finanzarchitektur.
 Bewohnbare Bibliotheken, Galerie Grita Insam, Wien. G/C 2013
Vidéo Vintage, Oi Futuro Cultural Center, Rio de Janeiro (Brasilien);
Das schwache Geschlecht – Neue Mannsbilder in der Kunst,
Kunstmuseum Bern; FOTOS – Österreichische Fotografien von den
1930ern bis heute, 21er Haus, Wien_2012 MoMA – Media Lounge,
The Museum of Modern Art, New York; Faces. The Phenomenon of
Face in Videoart, Galerie Rudolfinum, Prag; Sound Art, ZKM | Zen-
trum für Kunst und Medientechnologie Karlsruhe_2010 Changing
Channels, Museum Moderner Kunst Stiftung Ludwig Wien_2009
1968. Die große Unschuld, Kunsthalle Bielefeld

t:u:s:k Performance zur Eröffnung der Ausstellung am 1. Mai 2014
Vor über zehn Jahren haben Stefan Merkl und Kai Littkopf das 
Duo t:u:s:k gegründet und machen seither gemeinsam Musik in ver-
schiedensten Formationen: vom Worldmusic-Projekt Trio Eowyn,
über die Bigband mit Live-Elektronik und die Band Shift.Ctl, bis zu
experimentellen elektronischen Improvisationen und Installationen.
Performance de musique au vernissage le 1er mai 2014
Il ya plus que dix que Stefan Merkl et Kai Littkopf ont fondé le
duo t:u:s:k et depuis ils créent de la musique dans des forma-
tions diverses : depuis le projet de Worldmusic, le Trio Eowyn,
en passant par le Bigband avec de l’électronique en direct et 
le groupe Shift.Ctl, jusqu’aux improvisations et installations
électroniques expérimentales. 
Stefan Merkl *1968 Zell im Wiesental_1988–92 Musikhochschule
Freiburg (Klavier)_1992–93 Stipendium Jazz and Contemporary
Media, Eastman School of Music, Rochester_Komponist und Band-
leader im Contemporary Bigband Project und im Jazzquintett
Kook_Fortbilder in den Bereichen Neue Medien und prozesshaftes
Klassenmusizieren. 
Kai Littkopf *1973 Oldenburg_1995–98 Konservatorium Osna-
brück_1998–2000 Musikhochschule Freiburg (Orchester, Schlag-
zeug)_2011–14 Musikakademie Basel (Audiodesign)_seit 2003
Schlagzeuger in der basel sinfonietta_Schlagzeuger, Percussionist
und Sounddesigner in verschiedenen Ensembles für Neue Musik,
Jazz, Worldmusic, Elektronische Musik.

Johannes Schlichting *1968 Bonn_1993–98 Staatliche Akademie
der Bildenden Künste Stuttgart (Wolfgang Gäfgen)_Klangkünstler_

Komposition von Filmmusik. Johannes Schlichting lebt und arbeitet
in Stuttgart. Ausstellungen expositions : 2012 ad libitum (mit Sväto-
pluk Mikyta), Galéria  Cypriána Majerníka Bratislava; Anhörung, Zero
Arts e. V., Stuttgart_2011 Collage, Emmanuel Walderdorff Galerie,
Köln_2006 Rekonzilia, Galerie Deck, Stuttgart_2005 Imaterium,
Galerie Reinhold Maas, Reutlingen_2004 Dies Natalis (mit Sväto-
pluk Mikyta), Staatliche Galerie Baňská Bystrica (Slowakei)

Paul Schwer *1951 Hornberg/Schwarzwald_Studium der Medi-
zin_Studium an der Kunstakademie Düsseldorf_1984 Gründung und
Leitung des interdisziplinären Kunstprojektes UNART in Essen_

1985 Lehrauftrag an der Kunstakademie Düsseldorf_1992–93 Lehr-
auftrag an der Hochschule für Bildende Kunst Saar, Saarbrücken_

bis 1993 Arbeit als Arzt für Kinder- und Jugendpsychiatrie an der
Universitätsklinik Essen_1995 Cité Internationale des Arts, Paris-
Stipendium_1999 Lademoen Kunstnerverksteder, Trondheim_2004
Stipendium der Stadt Bremerhaven_2005–06 Artist in Residence,
Degussa-China, Shanghai_2007–11 Gastdozent an der Kunstaka-
demie Münster_2009 Arbeitsstipendium Kunstfonds e. V., Bonn_

2011 open academy – Licht und Kunst, Kunstakademie Hue und 
Ho Chi Minh-City_2011–12 Vertretungsprofessur Kunstakademie
Münster_Paul Schwer lebt und arbeitet in Ratingen und Düsseldorf.
E/I 2013 Galerie Heinz Holtmann, Köln 2012 Backbord – Steuer-
bord, permanente Lichtinstallation, Bremerhaven Leherheide_2011
Morning Margareta, Kunstverein/Kunsthalle Bremerhaven; Galerie
Bugdahn und Kaimer, Düsseldorf_2010 Orion, Kunstmuseum
 Singen_2008 Paul Schwer, Museum der Stadt Ratingen_2006 Paul
Schwer, Goethe-Institut, Shanghai. G/C 2013 Re:Set – Abstract
Painting in a Digital World, Kunstmuseum Celle_2012 Same Same
– But Different, Gesellschaft für Kunst und Gestaltung, Bonn_

2011 Segment 1, Borusan Contemporary, Perili Kösk, �stanbul;
Kunst nach 45, Museum der Stadt Ratingen_2010 Open Space Art
Cologne, Köln_2009 Neulicht am See, Internationales Kunstprojekt
am Maschsee Hannover

Fritz Stier *1951 Mannheim_Studium der Kunst in Berlin und Mann -
heim_Ausbildung zum Kunst- und Gestaltungstherapeuten_1980
Gründung von »art now«, Kunstraum in Mannheim; Mitinitiator von
»Videocongress«; Mitglied der Künstlergruppe »Tafelrunde« Düssel-
dorf_seit 1989 Realisation und Organisation von Ausstellungen und
Festivals_seit 1999 Ausstellungsleiter Kunstverein Viernheim_seit
2006 Künstlerischer Leiter Kunsthaus Viernheim_2010 Mitinitiator
von King Kong – Contemporary Art Project, Mannheim_diverse Aus-
zeichnungen_Fritz Stier lebt und arbeitet in Mannheim und Viern-
heim. E/I 2013 Kunstverein Leimen_2011 Kunstfabrik Darmstadt_

2009 bluebabana, Landau/ Isar_2007 Kunstverein Bellevuesaal,
Wiesbaden_2004 Kunstverein Worms. G/C 2012 Deltabeben,
Kunstverein Mannheim; 50 Jahre fluxus, Mannheim_2011 Public
Images – Private View, Mannheim_2010 Regionale, Wilhelm-Hack-
Museum, Ludwigshafen.

Thomas Weber *1958 Ettlingen-Spessart/Baden_1982–87 Stu-
dium Freie Grafik an der Staatlichen Akademie der Bildenden Küns te
in Stuttgart (Rudolf Schoofs)_seit 1992 Beschäftigung mit dem
 Material Ton_1992–2010 Arbeitsaufenthalte am European  Ceramic
Work Center in ’s-Hertogenbosch (NL)_seit 1997–2008 Arbeitsauf-
enthalte im europäischen Ausland, in den USA und China_seit 2000
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Margarete Rebmann *1948 Schwäbisch Gmünd_1975–78
 Studium der Freien Grafik an der Freien Kunstschule Stuttgart_

1978–80 Studium der Kunstgeschichte an der Universität Stutt-
gart_seit 1979 Ausstellungen im In- und Ausland_Arbeiten in öffent-
lichen und privaten Sammlungen_Margarete Rebmann lebt und
arbeitet in Stutt gart. E/I 2007 Die Realität sieht anders aus, Kura-
torium für Kunst LK&P Stuttgart_1998 Life-Saving-System, Künst-
lerhaus Ulm_1995 Galerie der Stadt Esslingen, Villa Merkel. 
G/C 2013 Neuland, Kunsthaus Viernheim coop. Kontur, Kunstverein
Stuttgart_2011 The Way Things Move, parkhaus projects, Prenz-
lauer Berg, Berlin_2006 Nachtsonne, Kunstkammer Schloss Barten-
stein_2005 Zeit Raum Zeichen, KBBW, Schloss Achberg_2001
Blick / Wechsel / Blick, Kunstverein Aschaffenburg/Kunstfabrik
Groß-Gerau_2000 Auf Leben und Tod, Diözese Rottenburg-
 Stuttgart, Stuttgart_1999 Der fremde Garten, Württembergischer
Kunstverein Stuttgart

Christoph Rihs *1957 Beirut_1980–86 Studium der Bildenden
Kunst und Architektur an der Kunstakademie Düsseldorf_1984–85
Stipendium Schweizer Institut in Rom_1990 Stipendium Kunstfonds
e. V., Bonn_1990–93 Lehrauftrag Kunstakademie Düsseldorf_

2001–04 Lehrtätigkeit Bauhaus-Universität Weimar_2008 Stipen-
dium Kulturstiftung Thüringen; Gastkünstler am Young Eun Museum,
Gwangju (Südkorea)_2009 Atelierstipendium Mongin Art Space,
Seoul_2012 Atelierstipendium SKK für Kairo_Christoph Rihs lebt
und arbeitet in Biel und Weimar. E/I 2012 Aufbahrungsraum –
espace libre, Centre PasquArt Biel/Bienne_2011 Galerie Christine
Brügger, Bern_2009 Individuals, Yong Eun Museum of Contempo-
rary Art, Gwangju_2008 Jardin pétrifié , Faux Mouvement, Centre
d’Art Contemporain, Metz_2004 Christoph Rihs ego ver sum,
 Centre PasquArt, Bienne_1999 Forum Rotunde – Christoph Rihs,
Kunsthalle Karlsruhe. G/C 2011 Cantonale Berne Jura  – Kunsthaus
Langenthal, Centre PasquArt Biel/Bienne_2010 Welt und System,
Städtische Galerie Dresden_2008/05/02 Triennale Bex & Arts,  
Parc de Szilassy, Bex/Rhonetal

Anina Schenker *1971_1987–92 Ausbildung zur Theatermalerin_

1992 Ateliergründung (Bühnen- und Kostümbild, Theatermalerei und
Plastik)_1995–2004 Gründung und Leitung von Ausstellungsräumen
in St. Gallen und Zürich_1999–2003 Hochschule für Gestaltung
und Kunst Zürich_2005 Massachusetts Institute of Technology_

2006 Gründung und Leitung von beryll.me_2013 Gründung des
Vereins Kunstunion_seit 1995 Ausstellungen im In- und Ausland_

Anina Schenker lebt in Zürich. E/I 2012 stampede, Galerie Bob
Gysin, Zürich_2008 sirupspace – Projektraum für Kunst und Gestal-
tung, Zürich_2007 Stafettenlauf (mit Rolf Winnewisser), value, Zü-
rich_2006 … yesterday today tomorrow …, Landpartie, Zürich;
Unbill (mit Sabina Baumann), K3, Zürich_2005 Heads and
Thoughts, C3: Commerce, Culture, Community, New York; Over-
view, Studio Raymond Meier, New York. G/C 2012 Catch of the
Year 2012, Dienstgebäude, Zürich_2011 Fliegen, Haus der Kulturen,
Berlin_2010 unterdessen, Museum Bärengasse, Zürich_2009
Heimspiel, Kunstmuseum St. Gallen_2008 Freispiel, Kunstmuseum
Solothurn; Pottery is the next best thing, K3 Project Space, Zürich_

2007 Videokunst, Galerie Stampa, Basel

Patrick Neu *1963 Wingen-sur-Moder (Bas Rhin)_1986 études à
l’Ecole Supérieure des Arts décoratifs, Strasbourg_1995 séjour à la
Villa Medici, Rome_1999 séjour à la Villa Kujoyama, Kyoto_Patrick
Neu vit et travaille à Wingen-sur-Moder. E/I 2012 Iota pictura,
La Verrière, Bruxelles_2011 Patrick Neu, Fondation à Pekin; Patrick
Neu, Galerie Marion Meyer, Paris_2009 Dans la suie des images 
et les iris de la pensée, Musée d’Art Moderne et Contemporain,
 Genève_2008 Patrick Neu, Galerie de Zaal, Delft_2007 Patrick
Neu, CEEAC Strasbourg. G/C 2013 Les inconnus dans la maison,
Musée es Beaux-Arts à Rennes_2010 Chef-d’œuvre, Eröffnungs-
ausstellung exposition d’ouverture Centre Pompidou, Metz_2009 
La Pluie, Musée de l’image, Epinal; Le Printemps de Septembre de
Toulouse, Espace Saint-Cyprien, Toulouse

Steffen Osvath *1978 Aalen_2001–07 Studium an der Staatliche
Akademie der Bildenden Künste Stuttgart_2008 Praktikum Galerie
Parrotta Contemporary Art Stuttgart/Berlin_2009 Praktikum Künst-
lerhaus Stuttgart_Steffen Osvath lebt und arbeitet in Stuttgart. 
E/I 2013 Fisch & Feuer, Galerie Zero Arts e. V., Stuttgart; Fotozone,
Galerie Art+Antik, Stuttgart_2012 Dunkel erinnert, Galerie OutOf-
MyMind, Bremen_2009 Wohnhaus Grimmer Schmertzen, Tresor –
Raum für flüchtige Kunst, Stuttgart_2008 Pusteblume, Galerie
 Parrotta Contemporary Art Berlin; Fotodelere, Kultur am Kelterberg
Vaihingen_2007 Menschenbilder, Künstlerhaus Stuttgart e. V.,
 Stuttgart_2006 Szenenapplaus, Schloss Hohenheim, Stuttgart.
G/C 2013 Wagenhallen außer Haus, Galerie der Stadt Backnang;
Beruhigt, Goethe-Institut, Izmir_2012 Ego non te baptisto in nomine,
Syndicat Potentiel, Strasbourg_2011 Vivre, l’homme et la bête,
Art BFC, Montigny-sur-Vingeanne_2009 Amsterdam Biennale; 
Momente der Freiheit, Friedrich-Naumann-Stiftung, Potsdam_

2008 75 Jahre Bücherverbrennung, Mohr-Villa Freimann, München_

2007 Evolution, Kunstverein Ludwigsburg 

Elodie Pong *1966 Boston_Studium der Soziologie und Anthropo-
logie_weltweite Festivalteilnahmen_zahlreiche Preise und Ehrungen_

2013 Aufenthalt in Denniston Hill, Woodridge/New York_2012–13
New York-Stipendium der Stadt Zürich_2012 Preis der Filmstiftung
Zürich; Preis Kurzfilmfestival Oberhausen_2009 Kurzfilmpreis der
Stadt Winterthur_2006 Schweizer Kunstpreis_Elodie Pong lebt und
arbeitet in Zürich und New York. E/I 2012 Around Life’s Central
Park, Kunstsammlung Jena_2011 My-Thology, Centre Dürrenmatt
Neuchâtel; Elodie Pong. Of Our Elaborate Plans, Galerie DBA
Christian Haye/The Project, New York_2009 After the Empire,  
The Kitchen, New York_2008 After the Empire, Galeria Lokal 30,
Warszawa/Parrotta Contemporary Art, Stuttgart_2006 Supernova
(Videoinstallation installation vidéo), Occurrence Espace d’art et
d’essai contemporains, Montréal_2005 Peripheral Area, Tokyo
 Wonder Site Shibuya. G/C 2010 Schritte ins Verbogene, Kunst und
das Geheimnisvolle, Kunstmuseum Thurgau; Unlimited, Art Basel_

2009 Shifting Identities, CAC – Contemporary Art Center, Vilnius;
Faces Video Show, 18Gallery, Shanghai_2008 Shifting Identities,
Kunsthaus Zürich_2007 Samples, Kunstmuseum Solothurn;
 Mothers Tankstation, Dublin; Videokunst, Stampa Galerie, Basel
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tions allemandes dans les Flandres, 1.1.1917, © National 
Archives photo no. 111-SC-10879 (Detail détail); 
2. Deutscher Infanterieangriff, unterstützt durch Gas attaque
d’infanterie allemande appuyée par une attaque au gaz, 
ca. env. 1916/18, © Bundesarchiv, Bild photographie
146-1976-007-34 (Detail détail);
3. Gasangriff südlich des Ortes Chilly in den Ardennen attaque
au gaz au sud de Chilly dans les Ardennes, 1917, © Bundes-
archiv, Bild photographie 183-R34210 (Detail détail);
4. Luftaufnahme eines deutschen Gasangriffs prise de vue
 aérienne d’une attaque de gaz allemande, ca. env. 1916/18, 
© Bundesarchiv, Bild photographie 143-F0313-0208-007 
(Detail détail) .
S. p. 70, von links oben im Uhrzeigersinn d’en haut à gauche
dans le sens horaire
Teil partie 3: S. p. 71 in situ

Atem / Blind, 2014
Videoloop loupe vidéo, 18 sec
Angehörige der britischen 55. Division, geblendet von Tränen-
gas, Schlacht von Estaires in Flandern soldats de la 55e divi-
sion britannique, aveuglés par du gaz lacrymogène, bataille
d’Estaires dans les Flandres, 10.4.1918, © Film Courtesy
 Imperial War Museum London
S. p. 70 unten en bas in situ

Atem, 2014
Klangarbeit travail sonore, Soundloop, ca. env. 5 min

Barbara Karsch-Chaieb 
Reloaded, 2014
Mixed media installation, div. Maße dimensions diverses
S. p. 72; S. p. 73 oben en haut in situ

Invisible, 2013
Film und Zeichnung, Projektion auf Japanpapier Film et dessin,
projection sur papier japonais; Objektkasten Caisses à
 objets 30×50×14,5 cm, Höhe hauteur 128 cm, 
1-Kanal-Videoloop Loupe vidéo monocanal, 4:52 min
S. p. 73 links unten à gauche en bas in situ

O.T., 2014 
2 Fotografien hinter Glas 2 photographies sous verre,
je chacune 60×90×6 cm
S. p. 73 in situ

William Kentridge
Stereoscope, 1999
Animationsfilm film d’animation, 8:11 min
S. p. 74 in situ; S. p. 75

Oliver Grajewski
Abend im Abendland, 2004–2013
Tusche über digitalem Farbbild encre de Chine sur image
couleur numérique (plot), 6 Teile parties, je chacune
102×206 cm:
Teil partie 10: 2004; Teil partie 61: 2006; Teile parties 104,
106, 107: 2008; Teil partie 206: 2013;
Tusche über bemaltem Grund encre de Chine sur surface
peinte (plot), 4 Teile parties, je chacune 102×206 cm:
Teil partie 124: 2010; Teil partie 174: 2012; Teile parties 210,
213: 2013
S. p. 66 in situ; S. p. 67

Peter Granser
Was einem Heimat war, 2011
Fotografien photographies, div. Maße dimensions diverses
1-Kanal-Videoinstallation installation vidéo monocanal, 16 min; 
mit einer Komposition von avec une composition de Johannes
Schlichting
S. p. 68; S. p. 69 in situ

Wolliges Honiggras Houlque laineuse (Holcus lanatus), 2014
Nickendes Pohlmoos Bryum penché (Pohlia nutans), 2014 
Trompetenflechte Cladonie frangée (Cladonia fimbriata, 2014
Fotografien und Text photographies et texte, 5 Teile parties,
je chacune 13×20 cm 

Nach dem Ende des Ersten Weltkrieges wurden in einem Wald
nahe Verdun Hunderttausende Blindgänger »neutralisiert«. 
Etwa 200 000 dieser Geschosse beinhalteten chemische
Kampfstoffe. Der Boden ist seitdem hochgradig vergiftet und
die Arsen-Konzentration tausend bis zweitausend Mal höher 
als normal. Bäume wachsen hier keine mehr. Auf der entstande-
nen Lichtung, bei den Einheimischen Gas-Platz genannt, ge -
deihen heute nur noch drei Pflanzen: das Wollige Honiggras, das
Nickende Pohlmoos und die Trompetenflechte.
Plusieurs centaines de milliers d’obus non explosés ont 
été neutralisés après la fin de la Première Guerre mondiale,
dans une forêt près de Verdun. Sur la totalité de ces projec-
tiles, il y en avait environ deux cents mille qui contenaient
des agents chimiques. Depuis, le sol est pollué à l’extrême,
et la concentration en Arsenic 1000 à 2000 fois supérieure 
à la normale. Des arbres à cet endroit-là, il n’en poussent
plus. Sur la clairière qui s’est constituée à cet endroit, et
que les habitants appellent la place à gaz, seules trois
plantes parviennent à survivre: la Houlque laineuse, le Bryum
penché et la Cladonie frangée.
ohne Abb. sans fig.

Klaus Illi
Atemwege, 2014
Siebdruck auf Plexiglas sérigraphie sur plexiglas
4 Teile parties, je chacune 30×42 cm 

1. Gasangriff französischer Soldaten auf deutsche Stellungen 
in Flandern attaque au gaz de soldats français sur des posi-
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Klaudia Dietewich
Himmel und Hölle, 2014

Teil partie 1: O Ewigkeit, du Donnerwort, 2014
Raum- und Audioinstallation installation spatiale et sonore
Stahl, Backlitfolien bedruckt, Beleuchtung acier, impression
sur film rétro éclairé, éclairage, ca. env. 200×300×240 cm
S. p. 57 in situ

Teil partie 2: regarde le ciel, 2014
Zweiteiliges Asphaltgraffito graffiti d’asphalte en deux parties,
Fine Art Print auf Edelstahl Fine Art Print sur acier fin, 
je chacun 50×150 cm
S. p. 56

Joachim Fleischer
Tomogramm, 2014
Ortsspezifische Lichtinstallation mit programmiertem Ablauf 
Installations lumineuses localisées et programmées,
Länge ca. longueur env. : 50 m
S. p. 58–59 in situ 

Rainer Ganahl
DADALENIN FRITZ HABER, CLARA IMMERAHR, 2008
Drei Marmorobjekte trois objets en marbre : Block mit
Schriftgravur bloc gravé, 30×26×32,5 cm; Block mit Gas-
maske bloc avec masque à gaz 25×31×36 cm; 
Filter filtre 10×10 cm
S. p. 61 in situ

Glaser/Kunz
Aton & Amen, 2010
Kinematografische Skulptur mit zwei Talking Heads 
sculpture cinématographique avec deux Talking Heads
2-Kanal-Videoloop Loupe vidéo à deux canaux, 16 min,
 englisch anglais
Aluminium, gelbe Overalls, Projektoren, Abspielgeräte, Laut-
sprecher Aluminium, combinaisons jaunes, projecteurs,
 lecteur de son, enceintes ; 120×100×70 cm 
© 2010, dualer Monolog von alternance de monologues de
Amen Shepsu Adio
S. p. 62–63 in situ

Sébastian Gouju
Soldats, 2007
200 Bleifiguren figurines en plomb, je chacune
16×16×10 cm
Variable Installation installation variable
Courtesy: Semiose galerie, Paris
S. p. 64–65 in situ

Verzeichnis der ausgestellten Werke
Index des œuvres d’art exposées  

Joëlle Allet
Flieg, Vogel, Flieg!, 2013/14
Unikate pièces unique
P-38J Lightning Pacific Theater, 205×250 cm
BF 109E-3, 156×270 cm
Focke Wulf FW 190 A Nachtjäger, 138×270 cm
Lavochkin LA-7, 195×270 cm
Fokker Dr. I (Der Rote Flieger) ,176×250 cm
Holzplatten, gefräst; mit Graphitstaub beschichtet 
Panneaux en bois recouverts de poussière de graphite
S. p. 46; S. p. 46 unten en bas, S. p. 47 in situ 

Anna Anders
Submarines, 2014
HD Video, 13:30 min
S. p. 48; S. p. 49 in situ

Sabine K. Braun
Verknüpfungen_Netz, 2009–2014
Packpapier kaschiert, Pigmente, 3 Module je 260×880 cm
Papier kraft pelliculé, pigments, 3 modules de 
260×880 cm chacun
S. p. 50–51 in situ

Daniele Buetti
Jammer von a bis a, 2008
Video mit Ton vidéo et son, 3:07 min
S. p. 52 oben en haut in situ

Waiting for Desaster, 2004
Video mit Ton vidéo et son, 5 min
S. p. 52–53 in situ; S. p. 53 unten en bas

Bambusstacheln unter den Fingernägeln, 2008
Zerkratzter und besprühter Spiegel in Lightbox 
Miroir rayé et peint dans boîte lumineuse, 70×100×8 cm
S. p. 53 in situ

Robert Cahen
HWK ou les cicatrices de l’invisible, 2004
Video, mit einem Text von Jean-Michel Maulpoix 
vidéo accompagnée d’un texte de Jean-Michel Maulpoix
Steadicam: Michel Dechler; Montage montage : Thierry Maury;
Produktion production : Boulevard des Productions Strasbourg
Realisiert für réalisée pour l’Abri-mémoire d’Uffholtz
S. p. 54; S. p. 55 in situ
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Anina Schenker
Pirouette, 2008
Video (high speed: 1000 Bilder/sec
ralenti : 1000 images/sec), Tonspur piste son, 1:10 min
S. p. 104 oben en haut ; S. 105 oben en haut in situ

Landfall, 2007
Videoskulptur sculpture en vidéo (high speed: 1000 Bilder/sec
ralenti : 1000 images/sec), Tonspur piste son, 1:10 min
S. p. 104 unten en bas ; S. p. 105 unten en bas in situ

Paul Schwer
Unterstand, 2014
Holz, Leuchtstoffröhren, Aluminiumprofile, Lack, Wellpolyester 
bois, tubes lumineux, profils d’aluminium, laque, polyester
ondulé, ca. env. 700×900×300 cm
S. p. 106 in situ

Coup de foudre, 2014
PET-G, Leuchtstoffröhren, Kabelbinder, Acrylfarbe, Holzleisten,
Foto 
PET-G, tubes lumineux, attache-câbles, peinture acrylique,
baguettes en bois, photo, ca. env. 250×120×80 cm
S. p. 107 in situ

Fritz Stier
BODHI, 2007
Videoinstallation (loop) installation vidéo (loupe),
440×130 cm, 25 min 
S. p. 109, unten en bas en situ

Kriegsspielzeug Jouet guerrier, 2014
Holz, Asche, Knochenmehl bois, cendres, farine d’os,
je chacun 100×7×20 cm
ohne Abb. sans fig.

Thomas Weber
Die Spieler, 2011
Ton glasiert und gebrannt bei 1060°C argile vitrifiée chauffée
à 1060 °C, max. Höhe hauteur max. 184 cm
S. p. 110 

Die Fremden II, 2001
Ton, gebrannt bei 1160 °C argile chauffée à 1160 °C,
max. Höhe hauteur max. 178 cm
S. p. 111 in situ

Peter Weibel
Gesänge des Pluriversums (1–7), 1986–1988
Video, farbig, mit Ton vidéo en couleur et son, 58:08 min 
S. p. 112; S. p. 113 in situ

Mohammed El Mourid
Galets, 2014
Silberabzug auf Stein tirage argentique sur galet, 2012, 
ca. env. 15×7 cm
S. p. 90 in situ; S. p. 89 

Vistorine Müller
Erdling, 2009
PVC und Licht PVC et lumière, 170×400×200 cm
S. p. 92–93 in situ

Patrick Neu
Verre barbelé, 2004
Puppe aus Kristallglas poupée de cristal, Höhe taille 20 cm
S. p. 94 in situ; S. p. 95

Steffen Osvath
Fotodelere, 2009–2014
Digital und manuell bearbeitete, ziergerahmte Fotoassemblagen,
div. Maße
montages photo encadrés, retouches numériques et 
à la main, dimensions diverses
S. p. 96–97 in situ

Elodie Pong
O.T. (PLAN FOR VICTORY), 2006
Videoloop loupe vidéo, 1:15 min
Courtesy of the artist & Freymond-Guth Ltd. Fine Arts
S. p. 98, unten en bas in situ

Margarete Rebmann
Herzklopfen, 1995/2013
Kautschuk caoutchouc Cut-Out, ca. env. 120×1400 cm
S. p. 100–101 oben en haut in situ

Geheime Welten / Seltsame Kreaturen, 2012 
Installation, Videoloop installation, loupe vidéo, 2:55 min, 
In digitalem Bilderrahmen dans cadre photo numérique,
Tisch aus Epoxydharz table en résine époxyde (70×70 cm),
Cut-Outs, Fine Art-Prints, 300×400 cm, Maße variabel
 dimension variable
S. p. 100–101 unten en bas in situ

Christoph Rihs
Cenotaph, 2014
Installation, Betongüsse, Stahlaufhängung, diverse Maße
installation, moulages en béton, suspension en acier,
 dimensions diverses
S. p. 102–103 in situ
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die Konservierung, Verbandsstoffe, Bienenwachs, Bleirollen,
Wortbeschriftung Aluminium, 2 Behälterobjekte aus Blei 
( je 41×125×13 cm), Maße variabel
la Conservation, pansement, cire d’abeille, rouleau de
plomb, inscription, aluminium, 2 contenants du plomb
(41×125×13 cm chacun), dimension variable
S. p. 82 unten en bas in situ

die Desinfektion, Verbandsgazen und -tücher, gefärbtes Desin-
fektionsmittel, Maße variabel
la Désinfection, gaze et tissu pour pansement, désinfectant
coloré, dimension, dimension variable
S. p. 83 in situ

die Überwachung, 2 Überwachunskameras (wireless), 2 Moni-
tore, Leuchtmittel, Lifestream, Maße variabel
la Surveillance, 2 caméras de surveillance (sans fil) , 
2 écrans de surveillance, ampoule, lifestream, dimension
variable 
ohne Abb. sans fig.

Pia Maria Martin
Zum Appell!, 2005
Videoinstallation mit drei Projektoren installation vidéo à trois
projections, 16 mm, 05:12 min
Kamera caméra : Paper Blattmacher/Pia Maria Martin; Musik
musique : Moritz Finkbeiner
S. p. 84–85 in situ

Myriam Méchita
Les tremblements de l’enfer ou my name is nobody, 
2005–2008

Ketten: 30 Spulen, je 50 m, verzinkte Kettenglieder, Durch -
messer 6 mm 
Chaînes : 30 bobines de 50 m de chaîne droite zinguée,
maillons longs, diamètre 6 mm

Skulpturen in Kristallform, geschweißter Stahl, mit Farbe
 besprayt
Sculptures en forme de cristal, acier soudé, peinte à 
la bombe
Maße Kristalle mesures des Cristals 2008: 88×52×162 cm;
62×26×22,5 cm
Maße Kristalle mesures des Cristals 2005: 162×82×40 cm;
56×46×54 cm; 90×52×48 cm; 102×60×42 cm
S. p. 86–87 in situ

Daniel Mijic
TMS, 2013/14
Siebdruck auf verzinktem Blech sérigraphie sur tôle zinguée,
6 Teile je 100×145 cm 6 parties 100×145 cm chacune 
S. p. 88–89 in situ 

Frantiček Klossner 
Liquid Identity, 2007–2014
Video aus der Werkreihe vidéo de la série »Melting Selves«,
 Infinite Performance 
DVD, 3:30 min
S. p. 76; S. p. 76 unten en bas in situ

Certains vivent ..., 2014
Text-Installation nach einem Zitat von Installation typographique
d’une citation de Stanisław Jerzy Lec
« Certains vivent dans une telle routine qu’on a peine à
croire qu’ils vivent pour la première fois. » (Traduction :
François Wasserfallen)
»Manche leben mit einer so erstaunlichen Routine, dass es
schwerfällt zu glauben, sie lebten zum ersten Mal.« In: Stanisław
Jerzy Lec, Unfrisierte Gedanken, hrsg. v. édité par Karl Dede-
cius, München 1959 
Klebefolie Papier adhésif, Länge je Schriftzug ca. 35 m 
longueur suivant le texte env. 35 m chacun
S. p. 77 in situ

Susanne Kutter
Die Zuckerdose, 2011
Videoloop loupe vidéo, 9:47 min
S. p. 78; S. p. 79 in situ

Marc Linder 
Casques, 1995–2000
Sandstein grès
Casque 1, 1995: Sandstein, rot bemalt grès rouge bigarré,
65×50×65 cm
Casque 3, 2000: Sandstein aus Trier, nach: Helm eines Knap-
pen, 17. Jh. (Museum der Bundeswehr, grès de Trèves (D),
d’après le casque d’un mineur du XVIIe siècle (Musée de
Bundeswehr), 68×52×59 cm; Scherben von bearbeiteten
Helmen, div. Maße eclats de grès provenant de la taille du
casque, dimensions diverses
S. p. 80–81 in situ  

Casque 2, 1997: Sandstein graugrün, nach: Helm aus dem
 Museum Unterlinden grès gris-vert, d’après au casque du
Musée Unterlinden, 68×55×70 cm
ohne Abb. sans fig.

Maboart
unausgesprochen was bleibt, 2014
Installation aus vier Objekten installation de quatre œuvres

der Nachweis, Erdproben, Akkuglas, Eisen, Leuchtmittel, 
3 Tischobjekte (je 23×23×145 cm), Maße variabel
la Preuve, échantillons de terre, verre de batterie, fer,
 ampoule, 3 objets de table (23×23×145 cm chacun),
 dimension variable
S. p. 82 oben en haut in situ
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»Underground« ist ein künstlerisches Projekt von
höchster Aktu ali tät. Es fokussiert bewusste und un-
bewusste Ängste in einer Welt des  Ter roris mus, 
der nuklearen Bewaffnung und der latenten Kriegs-
gefahr.  

Ausgangspunkt ist die schmerz liche Erinnerung an
den Ersten Weltkrieg, der die bis dahin bestehende
Ordnung Europas end gül tig verändert und unsere
Geschichte maß  geb  lich beeinflusst hat. Doch der
Epochenbruch gebar auch Utopien, Hoffnungen und
Träume, die zur Entstehung eines geeinten Konti-
nents beigetragen haben – zu einem Europa, wie wir
es heute kennen. 

Die Selbstverständlichkeit, mit der sich 36 inter -
nationale Künstlerinnen und Künstler vor dem Hinter-
grund der euro päischen Geschichte auf das Aben -
teuer dieser Ausstellung eingelassen haben und sich
nun an diesem historischen Ort zusammenfinden,
stimmt zuversichtlich. 

Le projet artistique « Underground » s’inscrit dans
l’actualité puisqu’il interroge les peurs conscientes
et inconscientes qui subsistent dans notre monde
actuel où demeurent le terrorisme, l’armement
 nucléaire et un danger de guerre latent. 

Son point de départ est le souvenir douloureux 
de la Première Guerre mondiale qui a influencé de
manière décisive notre histoire. Le changement
profond de l’époque a pourtant contribué à l’émer-
gence d’un continent uni, l’Europe que nous
connaissons aujourd’hui. 

C’est donc avec grand plaisir que nous pouvons
constater le naturel avec lequel se  réunissent 
36 artistes internationaux dans ce lieu chargé d’his -
toire, pour vivre l’aventure d’une telle exposition.
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Joëlle Allet, Sirnach (CH) // Anna Anders, Berlin (D) // Sabine K. Braun, Stuttgart (D) // Daniele Buetti, Zürich (CH)/Münster (D) //

Robert Cahen, Mulhouse (F) // Klaudia Dietewich, Stuttgart (D) // Joachim Fleischer, Stuttgart (D) // Rainer Ganahl, Stuttgart (D)/New York (USA) //

Glaser/Kunz, Zürich (CH) // Sébastien Gouju, Strasbourg/Nancy (F) // Oliver Grajewski, Berlin (D) // Peter Granser, Stuttgart (D) //

Klaus Illi, Stuttgart (D) // Barbara Karsch-Chaïeb, Stuttgart (D) // William Kentridge, Johannesburg (RSA) // Frantiček Klossner, Bern (CH) //

Susanne Kutter, Berlin (D) // Marc Linder, Offenheim (F) // Claudio Magoni & Ursula Bohren Magoni, Basel (CH) // Pia Maria Martin, 

Stuttgart (D) // Myriam Méchita, Paris (F)/Berlin (D) // Daniel Mijic, Stuttgart (D) // Mohammed El Mourid, Strasbourg (F) // Victorine Müller, 

Zürich (CH) // Patrick Neu, Wingen-sur-Moder (F) // Steffen Osvath, Stuttgart (D) // Elodie Pong, Zürich (CH)/New York (USA) //

Margarete Rebmann, Stuttgart (D) // Christoph Rihs, Biel/Bienne (CH)/Weimar (D) // Anina Schenker, Zürich (CH) // Paul Schwer, Düsseldorf (D) //

Fritz Stier, Mannheim (D) // Thomas Weber, Ludwigsburg (D) // Peter Weibel, Karlsruhe (D)


