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«Das Kiinstler*innendasein» e Donnerstag,18.Juli2019,18.30 Uhr ¢ Donnerstag, 22. August 2019, ¢ Sonntag, 14. Juli 2019, 11 Uhr

Uber die gesamte Ausstellungsdauer
verteilt sind Kiinstler*innen der Stipen-
dienausstellung jeweils fiir einige
Stunden im Helmhaus anwesend und
geben Auskunft tiber ihr ausgestell-
tes Werk. (Details siehe Aushang im
Helmhaus und www.helmhaus.org)

«Rederei»

Die «Rederei» ist ein Gesprachsange-
bot: An drei Tagen in der Woche sind .
Reder*innen mit unterschiedlichen
Hintergriinden und Lebenslédufen in der
Ausstellung anwesend - um zu reden.
Mit Dir, Giber die Kunst und liber alles,
was sie ausl6st. Irgendwann zwischen
11 und 18 Uhr. Start: Samstag, 13. Juli
2019. Donnerstags, samstags und
sonntags (jeweils 3 Stunden)

¢ Dienstag, 16. Juli 2019, 19 Uhr
S.H.T.F. .
Performance von Nicola
Genovese

transient reawakening

the continuation of the earth &
sea series

Performance von Claudia Stockli,
begleitet von Michael Cerezo,
Gitarre

¢ Mittwoch, 17. Juli 2019, 14-17 Uhr
«Sprechstunde Kunstférderung»
Mit Barbara Basting und Vanessa
Gendre, Ressort Bildende Kunst
der Stadt Ziirich. Fiir einen Termin
tragen Sie sich bitte in die Liste
am Helmhaus-Empfang ein.

Saaltexte

«Willkommen in der Problemzone!
Kiinstler*innendossiers machen -
Mihe»

Portfolio-Workshop mit Irene Girillo,
Kuratorin, Katharina Ammann,
Abteilungsleiterin Kunstgeschichte
SIK-ISEA, und Navid Tschopp,
Kiinstler (beide Mitglieder der
Stipendienjury 2019)

Donnerstag, 25. Juli 2019, 18.30 Uhr
«Wer zahlt?»

Runder Tisch zum Thema Kiinst-
ler*innenhonorare mit Laura Arici,
Dozentin ZHdK, Kristin Bauer,
Fachstelle Kunst und Bau, Amt fiir
Hochbauten, Stadt Ziirich, und
Johannes M. Hedinger, Kiinstler
und Kurator; Moderation: Daniel
Morgenthaler

Mittwoch, 14. August 2019, 17 Uhr
5-Uhr-These

«Art from Zurich does not work
in Istanbul»

Ezgi Tok, Kiinstlerin aus Istanbul,
und Chantal Kaufmann, Kiinst-
lerin und Atelierstipendiatin in
Istanbul, im Gesprach mit Daniel
Morgenthaler (in Englisch)

Dienstag, 20. August 2019, 19 Uhr
Grauton -78.4°C
Performance von Karen Geyer

I want to say something!
Performance von Martina-Sofie
Wildberger, mit Denise Hasler
und Tobias Bienz

19.30 Uhr

«Von Dada zu Nada»

Juri Steiner, Kulturvermittler, und
Stefan Zweifel, Publizist, im
Gesprach mit Andreas Heusser,
Kiinstler

Donnerstag, 29. August 2019,
18.30 Uhr

«Von der schwierigen Kunst,
Kunst zu férdern»

Gioia Dal Molin, Autorin der Studie
«Von der schwierigen Kunst, Kunst
zu fordern - Staatliches und
nicht-staatliches Engagement fiir
die bildende Kunst in der Schweiz,
1950-1980», im Gesprach mit
Barbara Basting, Ressortleitung
Bildende Kunst der Stadt Zirich

Donnerstag, 5. September 2019,
18.30 Uhr

«Lieblinge der Herzen»

Uber die drei ausgestellten Arbei-
ten, die das Publikum am meisten
interessieren, sprechen die drei
Kiinstler*innen mit Barbara Basting,
Ressortleitung Bildende Kunst
der Stadt Ziirich, und Sabine
Rusterholz Petko, Kunsthistorikerin
und Co-Kuratorin der Ausstellung.

Samstag, 7. September 2019,

18-2 Uhr

Lange Nacht der Museen
«Stipendien-Karaoke»

Smoke on the Water - oder doch
eher Badetiicher in der Limmat?
Die Kiinstler*innen der Ausstellung
wiéhlen je einen Lieblingssong aus,
den Besucher*innen in der Helm-
haus-eigenen Karaoke-Station sin-
gen konnen. First come, first sing.

mit Katharina Ammann und
Lorenzo Benedetti

Donnerstag, 8. August 2019,
18.30 Uhr

mit Esther Kempf und

Navid Tschopp

Sonntag, 18. August 2019, 11 Uhr
mit Kristina Gersbach

Donnerstag, 22. August 2019,
18.30 Uhr
mit Kristina Gersbach

Sonntag, 25. August 2019, 11 Uhr
mit Esther Kempf und
Sabine Rusterholz Petko

Sonntag, 1. September 2019, 11 Uhr
mit Kristina Gersbach

Kinder in der Ausstellung

Samstag, 24. August 2019, 14 Uhr
Kinderfiihrung, Ateliertisch fiir
Kinder ab 5 Jahren, mit Andrea
Huber

Sonntag, 1. September 2019, 11 Uhr
Parallelfiihrung fiir Kinder

ab 5 Jahren und ihre Eltern,

mit Andrea Huber und Kristina
Gersbach
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Kunststipendien
der Stadt Ziirich 2019

Stipendienjury

Einleitung

Von Mitte Juli bis Anfang September findet im Helmhaus Ziirich alljéhrlich die
Stipendienausstellung fiir Kunst statt. Die Kunststipendien sind eine besonders
begehrte Form der Kulturférderung der Stadt Ziirich. Die Ausschreibung erfolgt
jeweils im Januar. In der Stipendienausstellung prasentieren die Kiinstler*innen,
die von der Stipendienjury fiir die zweite Runde vorgeschlagen wurden, ihre
Werke. Die Stipendien werden anlésslich der Vernissage dieser Ausstellung am
12. Juli vergeben.

Die Stipendienausstellung bietet einen weit iber professionelle Kreise
hinaus beachteten, fiir Besucher*innen gratis zugénglichen Querschnitt durch
das aktuelle Kunstschaffen in der Stadt Zirich. Alle Bewerber*innen, die von
der fiinfkdpfigen Stipendienjury fiir die zweite Runde vorgeschlagen wurden,
erhalten hier die Moglichkeit, ihr Schaffen einem breiteren Publikum vorzustellen.
Selbstverstandlich gehort hierzu auch ein reiches Vermittlungsprogramm
(siehe Informationen auf dem Titelblatt sowie jeweils aktualisiert auf der Home-
page www.helmhaus.org).

Jiingeren Kunstschaffenden bietet die Stipendienschau oft eine erste Ge-
legenheit, ihr Werk in einer professionell eingerichteten Ausstellung und
in einer etablierten Institution zeigen zu kdnnen. Gerade fiir aufstrebende Kunst-
schaffende ist daher schon die Mdglichkeit zur Teilnahme, erst recht aber die
Forderung durch ein Stipendium ein wichtiges Zeichen der Anerkennung. Da fiir
die Kunststipendien keine Altersgrenze besteht, stellen sich aber regelméssig
auch erfahrene Kunstschaffende dem Urteil einer professionellen Jury. Fiir alle
Kunstschaffenden bringt ein Stipendium in der Regel vor allem zusétzlichen Frei-
raum fiir ihre kiinstlerische Téatigkeit und die Méglichkeit, unabhéngig vom un-
mittelbaren Verwertungsdruck neue Wege zu schaffen und zu experimentieren.

Die Ausstellung der Kunststipendien der Stadt Ziirich wird jeweils von
zwei Mitgliedern der stadtischen Kommission fiir Bildende Kunst eingerichtet.
Die Fachjury setzt sich aus wechselnden Mitgliedern der Kommission fiir Bil-
dende Kunst der Stadt Ziirich sowie zwei jeweils durch die Kommission ausge-
wahlten, zusatzlichen Gastjuroren zusammen.

Die Jury folgt bei ihrer Tatigkeit den tGibergeordneten Kriterien der Kul-
turférderung, wie sie im 6ffentlichen Kulturleitbild der Stadt Ziirich (online,
www.stadt-zuerich.ch/kultur) formuliert sind. Die alljéhrlich wechselnde Zusam-
mensetzung der Jury, in der neben Kritiker*innen, Kurator*innen und Theore-
tiker*innen immer auch Kunstschaffende vertreten sind, garantiert, dass inner-
halb dieses Rahmens unterschiedliche Perspektiven eingenommen und
wechselnde Akzente gesetzt werden. Manchmal sind die Urteile, die so entste-
hen, dezidiert und einhellig, manchmal sind die Mehrheiten knapp. Darin
spiegelt sich die Reaktion auf die Vielfalt und Bandbreite der heute méglichen
kiinstlerischen Haltungen.

Die Zahl der giiltigen Gesuche - 189 Dossiers - hat sich im Vergleich zum
Vorjahr leicht erh6ht und bewegt sich nach wie vor auf hohem Niveau. Fiir
die zweite Runde wurden 40 Positionen ausgewahlt, davon 20 Frauen und
22 Manner (zwei Kiinstlerduos). Die Jahrgédnge der Kunstschaffenden, die zur
Ausstellung zugelassen wurden, reichen von 1947 bis 1992.

Externe Jurymitglieder: Lorenzo Benedetti, Kurator Mitglieder Kommission fiir Bildende Kunst:
Kunstmuseum St. Gallen, und Claudia Spinelli, Katharina Ammann, Abteilungsleiterin Kunst-
geschichte SIK-ISEA, Roland Roos, Kiinstler,
und Navid Tschopp, Kiinstler

Kuratorin und Leiterin Kunstraum Baden

Andreas Heusser (*1976) beschéftigt sich als Kiinstler
und Kurator seit 2013 mit der Erforschung von nichts.
Die Auseinandersetzung mit dem Thema fiihrte zur
Griindung des No Show Museums, des ersten Muse-
ums, das sich dem Nichts und seinen vielféltigen
Erscheinungsformen in der Kunst widmet. Die Samm-
lung des Museums ist auf noshowmuseum.com
zugénglich und umfasst rund 500 Werke und Doku-
mente von 150 internationalen Kunstschaffenden.
Seit 2015 befindet sich das nomadische Museum in
einem umgebauten Bus auf Welttournee. Realisiert
wurden bislang rund 70 Ausstellungen in 30 Léndern
Europas, Nord- und Zentralamerikas, darunter die
Teilnahme an der 56. Kunstbiennale von Venedig.

Im mobilen Prasentationsraum werden wechselnde
Sonderschauen zu Aspekten des Nichts gezeigt.

Die aktuelle Ausstellung From Dada to Nada mit

24 Werken ist ein Streifzug durch die Geschichte
kiinstlerischer Auseinandersetzung mit dem Nichts,
ausgehend von der Dada-Bewegung zu Beginn

des 20. Jahrhunderts bis zur Gegenwartskunst.

@1 No Show Museum - from Dada to Nada, 2019
diverse Materialien

¢ Donnerstag, 22. August 2019, 19.30 Uhr
«Von Dada zu Nada»
Juri Steiner, Kulturvermittler, und Stefan Zweifel,
Publizist, im Gesprach mit Andreas Heusser,
Kiinstler

Gregory Polony (*1984): Bald dreizehn. Da steht er,
am Ende der Hauptstrasse am Rande dieses Dorfes.
In der vertikalen Sommersonne sichtet er einen
schimmernden Haufen jenseits der Deponie. Als er
sich néhert, erkennt er die Kiihlschranke. Er wirft
einen letzten Blick um sich und unternimmt den kur-
zen Aufstieg auf den strahlenden Hiigel. Einmal
oben, entschliesst er sich, in eine der leeren Kisten
zu schliipfen. In der Frische der Dunkelheit packt
ihn ein stechender Geruch, der bald von einem ande-
ren, vermutlich seinem, durchdrungen wird.

Fiir eine Weile liegt er da. Man muss sagen,
dass sein Korper sowie dieser Ort ihm hier neu
erscheinen. Ohne es zu wissen, bedeckt ein dicker
Nebel die weite Ebene und erstickt langsam den
Horizont. In dem fehlenden Atemzug tauchen wie von
der Tiefe abgestossen vergessene Erinnerungen
auf. Ein Schwindelgefiihl holt ihn jedoch wieder ein,
kurz bevor sein ganzer Kérper gegen die Wande
der dunklen Kiste stdsst. Fassungslos versucht er,
aus dem gestiirzten Kiihlschrank zu kriechen.

@4 L'obscurité dans les os, 2019
Fichte, Stahl, Chromstahl,
Schwarztorf aus Bavois (CH), Styropor

Urban Zellweger (*1991): Ich befasse mich in meinen
aktuellen Arbeiten mit Baumen in verschiedenen
Rollen und Erscheinungen: Material, Mobiliar, Hybrid,
Erzahler*in. Die Blatter kann man an einer Hand ab-
zahlen, und die Tischkante ist der Horizont.

In der Malerei und den Zeichnungen versuche
ich oft, physische und haptische Phdnomene mit
denen einer virtuellen Welt zu verbinden. Ein weite-
res Interesse, das ich verfolge, ist die Darstellung
von Landschaft, anthropomorphen, menschlichen,
tierischen sowie pflanzlichen Wesen.

@7 Ingwer, 2019
Ol auf Leinwand
Between Ladders, 2019
Ol auf Leinwand
Outlook, 2019
Ol auf Leinwand

Kiinstler*innen

Claudia Kiiblers (*1983) Arbeit beschéftigt sich mit

Phanomenen, Konflikten und Fragen der Zeit, mit der
Méglichkeit von Spriingen, Umkehrungen, Wieder-
holungen. Sie versteht Zeit auch als ein Werkmaterial.
Fir die Installation The Endless Summer hat
Claudia Kiibler zwei Badetlicher so prépariert, dass
sie vor dem Helmhaus auf der Limmat schwimmen,
obwohl sie eigentlich langst weggetrieben oder unter-
gegangen sein missten. Die Kiinstlerin interessiert
sich fiir den unmdéglichen Moment, in dem etwas den
physikalischen Gesetzen trotzt, dem Fluss und dem
Fliessen widersteht, sozusagen zum Fliegenden
Teppich wird. Der Titel The Endless Summer geht auf
den gleichnamigen Surf-Dokumentarfilm aus dem
Jahr 1966 zuriick. Stets dem Sommer auf den Fersen,
reiste der Regisseur ein Jahr lang um den Globus.
Im Kontext des damaligen Zeitgeists klingt The End-
less Summer nach grosser Unbeschwertheit und
Freiheit. Heute, im Jahr 2019, hat der «Endlose Som-
mer» einen leicht toxischen Beigeschmack und ist
nicht mehr ohne Schwermut zu lesen.

@2 The Endless Summer, 2019
schwimmende Installation mit Badetlichern,
Epoxidharz, Holz, Hartschaumplatte,
Titelsong des Soundtracks des Surf-Dokfilms
The Endless Summer von The Sandals, 1966

Inihrer kiinstlerischen Praxis befasst sich Ana Strika
(*1981) mit der Frage, wie sich geistige Vorgange for-
men, verformen, festigen und wieder auflésen. Sie
néhert sich diesen Vorgangen an, indem sie filigrane
Materialien wie Aste und Papierstiicke in immer
wieder andere Konstellationen bringt und so gewis-
sermassen «Making-of-Szenen» des Wahrnehmens,
Denkens und Erinnerns schafft. Die einzelnen Kons-
tellationen werden fotografiert, gezeichnet und
dann wieder zerlegt.

Fiir Strika sind die Bestandteile der Installatio-
nen Teil eines experimentellen Fundus, dhnlich einem
Requisitenlager oder Museumsdepot, aus dem her-
aus immer wieder einzelne Objekte auf die Biihne, in
den Schauraum geholt werden.

Fundus of momentary requisites besteht aus
schwarzen Querleisten, Staben und Ruten unter-
schiedlicher Lange, welche zu Holzstrukturen zu-
sammengebaut sind. Die Installation wirkt wie eine
Skizze im Raum und funktioniert wie ein modularer
und erweiterbarer Baukasten, mit dem der Verstand
der Betrachter*innen wie von selbst zu spielen
beginnt - eine Baustelle des Denkens.

05 Fundus of momentary requisites, 2019
Installation, diverse Materialien

In ihren prozesshaften, installativen Sound-Performan-
ces erforscht Mgmgm) die Befindlich-
keit der Erde und versucht eine Annéherung an nicht-
menschliche Wesen. Dabei interessiert sie sich fiir den
Ozean als einen Raum, in dem man die Orientierung
verliert und in dem andere Systeme funktionieren.
Wo die Permafrostb6den auftauen, entstehen
netzartige Strukturen, seltsame Eiskeilpolygone, die
Methangas absondern. In ihrer fortfiihrenden Ar-
beit transient reawakening beschéftigt sich Claudia
Stockli mit den strukturellen Verédnderungen, die
das Auftauen bewirkt. Fir ihre multimedialen Instal-
lationen kreiert sie molekulare Systeme, bildet na-
tiirliche Zyklen nach oder libersetzt sie in Artefakte.
Uber diese eigenwillig anmutenden Landschaften,
die manchmal auch an Laboratorien erinnern, legt sie
einen Teppich aus Sounds und Texten. Dabei rezy-
kliert und verwandelt sie ihre Materialien in einem fort.
Die Kiinstlerin versteht ihre von Rissen und Briichen
durchwobenen Installationen auch als Modelle,
die neue Formen und Ideen fiir eine Koexistenz im
sozialpolitischen Sinne erahnen lassen.

@8 transient reawakening, 2019
diverse Medien, Sound-Performance,
15 Min., Loop

¢ Dienstag, 16. Juli 2019, 19 Uhr
transient reawakening
the continuation of the earth & sea series
Performance von Claudia St6ckli,
begleitet von Michael Cerezo, Gitarre

Pascal Sidler (*1989): Als Grundlage fiir meine Bilder
verwende ich oftmals Fotografien, welche ich im
Alltag mit dem Smartphone mache, da es schnell
griffbereit ist, um vergéangliche Situationen einzufan-
gen. In diesem Arbeitsschritt versuche ich, nicht
allzu selektiv zu sein, sondern fotografiere, sobald
mich ein Moment fasziniert oder triggert. Solche
Situationen mdgen banal erscheinende, alltédgliche
Szenen sein oder reizvolle Motive, Perspektiven,
Farben oder Formen enthalten. Im Atelier wéhle ich
dann aus diesem Fundus entstandener Fotografien
Motive aus, welche mit Olfarbe auf die Leinwand
transformiert werden. Dort verdndern und entwickeln
sich diese Sujets weiter und werden mit malerischen
Sprachen und Strategien in neue Bildfindungen
Ubersetzt. Daran interessieren mich generell experi-
mentelle Ansétze, die Materialeigenschaften von
Farbe und Generierungsverfahren von Bildern und
somit von neuen Oberflachen.

03 Spiegelbild, 2018
Ol auf Baumwolle
Parkett, 2019
Ol auf Baumwolle
Sihlstrasse, 2019
Ol auf Baumwolle

Michael Meier & Christoph Franz (*1980/*1982)

arbeiten als Kiinstlerduo in Ziirich. Orte und ihre ge-
sellschaftlichen, historischen sowie politischen
Préagungen sind Ausgangspunkt ihrer kiinstlerischen
Praxis. In sorgfaltigen recherchebasierten Prozessen
eignen sich die Kiinstler diese Orte an und nehmen
mit konzeptionellen Arbeiten darauf Bezug.

In ihrer aktuellen Arbeit beschéftigen sich
Michael Meier & Christoph Franz mit der Bodenfrage.
Die zentrale Frage der Eigentumsverhéltnisse be-
einflusst Stadte in ihrem Sein und Werden essenziell.
Dabei legen die Kiinstler den Fokus auf die im Boden
verankerten Grenzpunkte. In der Stadt Ziirich gibt
es rund 220’000 davon, welche als Basis der Vermes-
sung und somit der Aufteilung des Bodens dienen.
Sie definieren die Grenzen des Eigentums. Der Boden
des Ziircher Stadtgebietes ist auf 92 Quadratkilo-
meter begrenzt. Die Nachfrage danach steigt konti-
nuierlich und damit auch der Preis.

@6 In grossen Zeiten stddtischen Lebens, 2019
Manschettenknépfe aus Grenzpunkten der
Grundstiicke Ruhestrasse 3 und 7, 8045 Ziirich
Messing, Silber, Glas

Roman Blumenthal (*1980)

Liumingke1234: Art is truly in the eyes oft the
beholder. His art sucks in my opinion.

dolphin: Art is one of the pretentiousness and fakery
of society. People pay large sums of money for art
and know nothing about art. Picasso was overrated
and possibly even sucked. but Dali was cool.

Liumingke1234: Michelangelo was an artist
| can appreciate.

Ishmael: You see what you can see - not necessarily
everything - and like what you like. Over time it can
become educational. And yes, there are people who
are into possession to, among other things perhaps,
simply express their wealth and self-esteem to
others.

@9 Liumingke1234,2018/2019
Ol auf Baumwolle
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In seiner kiinstlerischen Praxis beschéftigt sich
Nicola Genovese (*1971) hauptsachlich mit Gender-
fragen, insbesondere mit dem Narrativ der Ménnlich-
keit in der Krise. In seinen Installationen und Perfor-
mances zeigt er die Ambivalenz und das Paradox der
sozialen Konstruktionen von Mannlichkeit auf.

Seine Installation und Performance S.H.T.F.
thematisiert apokalyptische Maskulinitdt und ist der
erste Teil einer Trilogie. Das Akronym steht fiir Shit
Hits The Fan und ist ein Ausdruck der Prepper-Szene
fiir die bevorstehende Katastrophe, auf die sie sich
vorbereitet. Am Boden liegt eine Skulptur, eine Art
Kissen, dessen Form gleichermassen an eine Schlange
oder einen Wurm, an Kérperteile und Gedarme er-
innert. Im Rahmen einer 45-minitigen Performance
wird diese Skulptur durch den Kiinstler und durch
das Publikum aktiviert.

10 S.H.T.F,2018
Textil, Watte, Performance

¢ Dienstag, 16. Juli 2019, 19 Uhr
S.H.T.F.
Performance von Nicola Genovese

| H3 rm (*1973): Umherschweifen ist
ein kreativer Akt. Die Absurditat der Verfolgung eines
linearen Ziels oder einer Karriere findet ihre Ent-
sprechung in der Penrose-Treppe, die aus einem
rdumlich unmdglichen Dreieck entworfen ist. Auch
Jacques Tati bewegt sich in seinen Filmen auf
verwirrende Weise und stellt dabei das funktionale
urbane Leben und die zweckorientierte Architektur
der boomenden 1950er und 1960er Jahre auf den
Kopf. Die Welt von Tati suggeriert humoristisch,
wie schnell die befreiende Schnorkellosigkeit und
Effizienz der damals modernen Architektur steril und
mechanistisch werden kann. Die Treppe der Villa
Arpel aus dem Film Mon oncle wird in der Skulptur
Tatis Treppe in Anlehnung an Penrose verdreht
und zweckentfremdet. Dahinter steht der Wunsch,
die geometrische lllusion in den realen Raum zu
transferieren und damit das Unmdgliche méglich zu
machen.

13 Tatis Treppe, 2019
Holz, Metall, Farbe

Chingsum Jessye Luk (*1982): Ich beschéftige mich
mit kleinen, einfachen Dingen des Alltags und
interessiere mich fiir monotone, sich wiederholende
Gesten. In methodischer, manchmal pseudowis-
senschaftlicher Weise setze ich klare, quantifizierbare
Ziele, lege konkrete Regeln fest und folge diesen
Regeln durch langwierige Prozesse des Sammelns,
Zahlens, Messens, Kategorisierens und Modifizie-
rens, bis die Ziele erreicht sind. Meine Arbeit ist eine
Untersuchung der zyklischen, endlosen Natur der
Zeit, eine Ubung in Disziplin, ein Lob des Trivialen,
eine Hommage an die Langeweile.

Die Arbeit Loss (1year/16°671strands/612’867cm)
zeigt auf zwei Arten meinen natiirlichen Haaraus-
fall im Verlauf eines Jahres. In einer Vitrine liegen die
Haare, die ich gesammelt habe. An der Wand zei-
gen zwolf Zeichnungen den monatlichen Verlust:
16’671 diinne, parallel zu Papier gebrachte Linien,
deren Lénge jeweils genau der Lénge einer verlore-
nen Haarstrédhne entspricht.

16 Loss (1year/16’671 strands/612’867 cm),
2018-2019
1 Objekt, Haare, Vitrine,
12 Zeichnungen, Tusche auf Papier

Kiinstler*innen

Fotogramme sind Fotografien, die ohne Kamera
entstehen (ckameralose Fotografien»). Die Fotogra-
fin Andrea Good (*1968), bekannt fiir spektakulére,
tiberdimensionale Camera-obscura-Bilder, gestaltet
ihre Fotogramme mit alltédglichen Gegensténden
und manipuliertem Licht.

Teresa Gruber (Fotostiftung Schweiz) schreibt
Uiber das Werk von Andrea Good: «Die Fotogramme
und Lochkamerabilder von Andrea Good verbindet
ein paradoxes Moment: Im Spiel mit Abstraktion und
Verfremdung entfernen sie sich von der gewohnten
fotografischen Darstellung, befreien sich von einer
Abbildung der Realitét als transparentes Fenster auf
die Welt. Dennoch oder gerade deshalb sind sie
ihrem Wesen nach Fotografie in Reinform.»

Die hier gezeigten grossformatigen Fotogramme
stammen aus einer ganz neuen Serie; sie zeigen
farbige, sich mehr oder weniger stark tiberlagernde
Formen auf tiefschwarzem Grund. Der Farbkontrast,
das Leuchten der Objekte, die Grésse und der Glanz
der Bilder erzeugen die starke Prasenz der Werke.

11 ohne Titel, 2019
Fotogramme auf Farbpapier

Die Malerin Corinna Holbein (*1985) interessiert sich
fiir das «Phanomen», wie Sehen, Wissen und Erle-
ben zusammenhéngen: «Sehe ich das, was ich weiss -
oder weiss ich, was ich sehe?» Mit dieser Frage

im Bewusstsein bewegt sich die Kiinstlerin durch die
Welt. Auf Reisen zum Beispiel begegnen ihr viele
Lichter, Farbkombinationen, Bewegungen, Tone, die
neu sind und verarbeitet werden wollen. Das Me-
dium der Verarbeitung ist fiir Holbein die Malerei. Die
unterschiedlichsten Reize, Informationen, Geflihle,
Irritationen werden im Prozess des Malens gefiltert
und sortiert. Und dieser Prozess bendtigt viel Zeit,
denn die Kiinstlerin bespannt ihre Keilrahmen selbst,
bereitet den Malgrund vor, stellt ihre Farben selber
her. Dabei verwandelt sie die Eindriicke in etwas Ei-
genstédndiges, das auch losgeldst von der «Ursache»
bestehen kann.

Auch die Serie Hohere Wesen befahlen... ist als
Reflex auf eine Reise in den Siiden Frankreichs ent-
standen, auch in ihr leuchten Gesehenes, Wissen und
Erlebtes auf eigene Weise nach.

14 Héhere Wesen befahlen...,2018-2019
Ol, Tempera, Acryl und Gouache auf Leinwand

Alex Herzog (*1958): Zeit - ihr Dauern als eine we-
sentliche Eigenschaft - ist es, was meinem Schaffen
zugrunde liegt, was es inspiriert, provoziert, antreibt.
Es geht mir darum, dem Dauern in seiner mehrdi-
mensionalen Erscheinung Ausdruck, Manifestation,
Wahrnehmbarkeit zu verleihen, es fiir Betrachtende,
den Sinnen zuganglich, erlebbar, nachvollziehbar

zu machen. Diese Arbeit geschieht ganz nah am ein-
gesetzten Material und seinen Eigenschaften-in
einer Art und Weise, die diesem teils entspricht und
immer wieder auch widerspricht.

17 But silence has meanings_listen to this wall,
2018/2019
Wandinstallation
Faltungen, Graphit, Pigmente, Leindl,
Polierholz auf Biittenpapier

Lisa ch'!gss (*1947): Meine Arbeiten entstehen oft
tiber lange Zeitrdume. Sie kénnen sich auch vernet-
zen und in neuen Konstellationen auftreten, so wie
bei meiner Installation / Am your Mirror. Im Zentrum
steht meine Spiegelschrift Seherbrief. Es ist mir
ein Anliegen, den Seherbrief von Arthur Rimbaud
genau jetzt im Helmhaus zu zeigen, weil darin auch
ein feministisches Manifest zu finden ist. Den
Brief hat Rimbaud im Alter von 17 Jahren vor beinahe
150 Jahren geschrieben.

Begleitet wird Arthur von Andy Warhol (Pink
Andy) - ein Seher der neuen Welt. Andy in Drag
hélt uns den Spiegel entgegen - auf dass wir ent-
ziffern! - Enfin!

Die Handspiegel an der Wand diirfen zum
Entziffern benitzt werden - Allez!

12 | Am your Mirror, 2018
Installation, Mischtechnik mit:
Seherbrief
(Lettre du Voyant/Arthur Rimbaud/1871)
Hand-Spiegelschrift, permanenter Filzstift
auf Baumwolle
Pink Andy (Andy Warhol in Drag,
nach einem Foto von Christopher Makos)
Nitro-Handdruck, spiegelverkehrt, prapariert
mit Farbstift, Hand-Spiegelschrift, schwarzer
permanenter Filzstift auf synthetischem Satin,
«I'll be your Mirror»: Songtext von The Velvet
Underground & Nico, 30 Handspiegel

Seit langerer Zeit konzentriert sich Katja Schenkers
(*1968) Arbeit auf die Bereiche Live-Performance

und Installation. Sie sieht den (arbeitenden) Kérper
in erster Linie als ein Werkzeug an, als ein Tool auch
zur Sichtbarmachung von Emotionen, Erfahrungen,
Réumen.

sehnen ist ein Gefiihl, das uns allen schmerzhaft
und lustvoll vertraut ist. Fiir die gleichnamige Per-
formance lasst sich die Kiinstlerin mit Hilfe eines
Gurts einspannen, der um ihre Taille, dann durch
zwei an der Wand befestigte Osen lauft und schliess-
lich um ihre Handgelenke geschlungen ist. Mit weit
ausgebreiteten Armen steht sie so im Raum. Nach
einer Weile beginnt sie, sich hin und her zu bewegen,
was wegen des Gurts nur sehr langsam gelingt.
Eine zu schnelle oder unachtsame Bewegung fiihrt
zwangslaufig dazu, dass sie sich den Bauch zu-
schniirt. sehnen ist nicht nur eine Metapher, die kor-
perliche Umsetzung einer Empfindung, die Perfor-
mance 6ffnet auch einen Raum, in dem Besucher*in-
nen mit ihren eigenen Geflihlen der Sehnsucht,
des inneren Reissens konfrontiert werden.

15 sehnen, 2018
Performance, Video mit Ton, 5:30 Min.

Christoph Briinggel (*1980): Mit der Vorgehensweise
einer «Archaologie der Instabilitat» setze ich mich
mit Spuren der Vergangenheit auseinander, um
Anschliisse an die Jetztzeit zu schaffen. Die Arbeit
Adra besteht zu einem Teil aus gefundenen, ob-
solet gewordenen hundertjédhrigen Wasserrohren
der Stadt Ziirich. Poliertes Messing schliesst in der
Arbeit prothetisch die Bruchstellen zwischen den
herausgerissenen Fragmenten. In der japanischen
Tradition des Kintsugi sind zerbrochene Keramik-
gefasse nach dem Bruch wertvoller als zuvor und
werden deshalb gar mit Gold repariert. Durch die
Erhaltung und die kiinstlerische Transformation spe-
zifisch gewahlter, ausgedienter Objekte mdchte

ich ihre fundamentale Bedeutsamkeit akzentuieren.
So sollen die wieder zusammengefiigten Fragmente
des Ziircher Wasserversorgungssystems eine

Spur legen zur Stadt als einem komplexen, verletz-
lichen Organismus.

18 Adra, 2018
Gusseisen-Wasserrohre, Messing

Boris Billaud (*1968): Die Fiktion der Betrachter*in-

nen wird zur Realitat des Autors. Die Persénlich-

keit ist in der westlichen Kultur ein hohes Gut. Seit
Einfiihrung des romischen Rechts beharren wir
darauf, dass ein Individuum fiir sein eigenes Tun die
Verantwortung trégt, und seit der Ausrufung der
Helvetischen Republik 1798 ist diese Idee auch ideell
in unserer Gesellschaft angekommen. In jingster
Zeit zeigt uns der Kapitalismus, wie wichtig Identitat
als Ware geworden ist —und wie sorglos wir damit
umgehen. Die Wiirde im 6konomischen Sinne, wie
Schiller sie verstand, tritt ein, wenn man genug zu
essen und etwas zum Schlafen hat sowie seine Blosse
zu bedecken vermag - und sie kostet. Viele Men-
schen haben Jobs, die gesellschaftlich verachtet oder
zumindest ignoriert werden. Das hiesige Schatten-
dasein der Tieflohnjobs und die von ihnen abhéngigen
Existenzen sind kein Thema in der Kunst. Deshalb
gibt es auch keine kiinstlerische Tradition ihrer Dar-
stellung. Darum beginnen wir mit Empathie und
einem Schuss Naivitat.

19 Woyzek, 2019
Ol auf Leinwand
Der heilige Trinker, 2019
Ol auf Leinwand

Seit 15 Jahren realisiert Jules Spinatsch (*1964) mit
programmierbaren Kameras seine Surveillance
Panorama Projekte. Das Spektrum reicht vom World
Economic Forum iiber Opernball, Atomreaktor bis
ins Fitness-Studio.

Inside the digital Panopticon versetzt uns in
die Justizvollzugsanstalt Mannheim und den nahen
Hauptsitz der Softwarefirma SAP. Eine program-
mierte Kamera nimmt wéhrend mehrerer Stunden
nach einem Raster Einzelbilder auf und rechnet diese
anschliessend zu einem Gesamtbild zusammen. Der
Raum wird dabei bruchlos wiedergegeben, Ereignisse
hingegen werden nur zufallig festgehalten.

Ausloser der Arbeit ist die architektonische
Analogie zwischen den Geb&auden der JVA und der
SAP, die beide als sternférmige Panoptiken mit einem
freistehenden Turm in der Mitte gebaut sind. Indem
Spinatsch die zwei Gebaude in den Vergleich zwingt,
weist er auf die funktionale Analogie von Geféngnis-
und Softwareindustrie hin: Ideen und Technologien,
die friiher nur dem Bestrafen und Uberwachen von
Kriminellen dienten, werden heute - qua Analyse der
digitalen Spuren - zur Kontrolle und Manipulation
aller Menschen eingesetzt.

22 |Inside the digital Panopticon, 2016-2018
SAP 1 Detections, 2016
C-Prints metallic auf Dibond
Panopticon Video, 2018
Video ohne Ton, 60 Min.

Veli & Amos (*1983/*1986) arbeiten mit Performance,
Video und Malerei. Sie suchen das Gute und mégen
starke Worte: «Wir schauen nicht auf die Kunst -
unsere Inspiration ist das Leben.»

In ihrem Video erzéhlen Veli & Amos die Ge-
schichte eines jungen Israeli, der mit seinem Esel
Sina sogenannte «Safe tours for jews» in Berlin an-
bietet. Sein Ziel ist es, der jidischen Gemeinschaft
zu zeigen, wie sicher und attraktiv die Stadt ist.

Im Video flihrt er zwei orthodoxe Juden mit Pelzhut
(«Schtreimel») und Schlafenlocken («Pejes») durch
Kreuzberg. Dabei ignoriert er geflissentlich alle
Probleme, die auftauchen - und ist sogar bereit, fiir
seine Géaste in einem kleinen Park ein «Settlement»
zu errichten.

Ausgangspunkt der Arbeit war fiir die Kiinstler
der zunehmende Antisemitismus in Berlin. Juden
werden sogar gewarnt, gewisse Quartiere mit Kippa
zu betreten. Das wollten die Kiinstler «aus erster
Hand» erfahren. Sie liessen sich Schléfenlocken
wachsen und spazierten so durch die Stadt: «Wir
wurden bespuckt, beschimpft und tatlich angegrif-
fen - mitten in Berlin, das doch fiir seine multikul-
turelle Offenheit bekannt ist.»

25 News From The World Ep. 1:
Safe Tour For a Jew, 2018-2019
Video mit Ton, 7 Min., Lautsprecher, Druck
auf PVC-Banner, Metall, Beton, Holz, Stroh,
Ton, Magnete, Blumen, Glas, Plastik, Seil,
LED-Lichter, Kabel, Gatorade

Kiinstler*innen

Bettina Maurer (*1976) untersucht in ihrer zeichne-
rischen Arbeit das Zusammenspiel und die Wechsel-
wirkung von Kérper und Raum, Stillstand und Be-
wegung. Dabei fiihrt sie unterschiedliche Materialien
und Motive zu heterogenen Gemeinschaften zu-
sammen. Vielen ihrer Werke eignet etwas Fliichtiges,
Momentanes, Schwebendes.

In der Arbeit Wenn ich wiisste was ich denke
hangen zwei Zeichnungen auf Papier, zwei Graphit-
bilder, zwei Spiegel und ein Glaselement an einer
auf die Wand gezeichneten, karusselldhnlichen Kons-
truktion. In einer scheinbar zufélligen Position war-
ten sie. Jeden Moment kdnnte sich das Gedanken-
karussell weiterdrehen, kdnnten neue Bilder erschei-
nen, andere aus dem Blickfeld verschwinden. Auch
in den beiden Zeichnungen auf Papier sind Dreh-
bewegungen festgehalten, warten Reflektiertes, Ge-
dachtes, Gefiihltes darauf, weiter gespiegelt, er-
ortert, empfunden zu werden.

20 Wenn ich wiisste was ich denke, 2019
Bleistift und Pigment auf Papier,
Graphit auf Wand, Spiegel, Glaser

Michael Giinzburger (*1974): Haufig hab ich Hunger
beim Zeichnen. Schon immer mochte ich Zucker-
béckerei und Stuckaturen. Zurzeit mag ich kalte,
theatralische Beleuchtungen. Ich mag schlecht kon-
trollierbares Weisses, das beim Riihren hart wird.
Ich mag es, wenn die Arbeit vieles ist und dabei ver-
lockend aussieht.

Diese Wirbel hier sind etwas lichtscheu ge-
worden. Gemacht sind sie mit Folgendem: feinem
Modellgips, Wasser, einem eisernen Riihrstab im
alten Akkuschrauber und schwer erhaltlichem che-
mischem Verzdgerer. Auch der Friihling 2019 half
mit, ausserdem wurden LED-Lichterbander aus
einer anderen Ausstellung eingebaut. Und genauso
brauchte es Mithilfe aus der Schreinerei und der
Glaserei. Je circa 100 Kilogramm schwer sind sie.

23 zweiter Wirbel/dritter Wirbel, 2019
Gips in beleuchtetem Holzkastenrahmen

Der Film und seine Geschichte riicken immer starker
in den Fokus von Julia Bodamers (*1988) kiinstle-
rischer Praxis und Recherche. Sie begegnet dem
Medium und seinen Bedingungen mit eigener Pers-
pektive und bestimmt diese in den unterschiedlichen
Arbeiten immer wieder neu. Die Schnittstelle von
Film und Bildender Kunst erlaubt es ihr ausserdem,
sich formal vom Film zu I6sen, um auch in anderen
Medien (wie zum Beispiel der Fotografie, dem Audio-
und Tonbereich oder der Installation) Giber unter-
schiedliche Aspekte des Films nachzudenken. Von
der Filmproduktion, der Filmsprache und Asthetik
liber die Theorie und Technik bis hin zur historischen
Rezeption und zum Dispositiv des Kinos kénnen
beinahe alle Bereiche des Films Katalysatoren fiir
ihre Arbeit sein.

Richtig filmen ist eine experimentelle und
selbstreflexive Huldigung an das Filmemachen. Dafiir
bilden eine Auswahl von Texten aus Amateurfilm-
blichern der 1940er bis 1970er Jahre sowie eigene
erweiternde Texte die Grundlage.

26 Richtig filmen, 2019
Video mit Ton, 29:50 Min.

Ein wiederkehrendes Thema in den Arbeiten von

Anissa Nussbaumer (*1975) ist die Auseinanderset-

zung mit Identitat und Identitdtsverlust. Die Kiinst-
lerin verfolgt Fragen nach der Rolle der Kunstschaf-
fenden in einer sich ausweitenden Kunstzone. Sie
greift zu verschiedenen Medien, vor allem zum ge-
schriebenen Wort, und schopft aus subkulturellen
Welten, religiésen Ritualen, philosophischen Thesen
und wissenschaftlichen Klassifikationen.

Mit diesem Instrumentarium untersucht sie
Grenzen des Kunstbereichs: Wie kann Kunst in einer
kunstfeindlichen Umgebung bestehen? Lassen sich
klassische Ausstellungskonzepte liber den Haufen
werfen? Ab wann bewegt man sich mit seiner Kunst
in Klischees? Was bedeutet es, wenn man etwas
kopiert, imitiert, mit Urheberrechten spielt? Oft arbei-
tet sie mit ihrem Namen, der mitunter zum Logo oder
zum Titel werden kann. Damit stellt sie sich selbst
und ihre Rolle als Kiinstlerin in Frage. So auch in der
Audioinstallation Axiom, wo zwei gegensétzliche
Behauptungen in endloser Wiederholung aufeinan-
derprallen: «l am an artist -1 am not».

21 Axiom, 2019
Audiofile, MP3-Player, 20:05 Min., Loop

Unter dem Namen Grauton erfindet und baut Karen
Geyer (*1976) mechanische Objekte, die Klange pro-
duzieren. Alltagsobjekte werden so prépariert, dass
sie sich selbst «spielen» und durch den Einbau von
Zufallsmomenten ihren Klang sténdig variieren.

Die Installation Eiswasserglas préasentiert einen
Tisch, auf dem verschiedene Gegensténde stehen,
die mit Kontaktmikrofonen versehen und mit Kabeln
verbunden sind. Mit dieser Anordnung, die an ein
Labor erinnert, untersucht Geyer die akustischen Qua-
litdten der verschiedenen Aggregatzusténde von
Wasser und Kohlenstoffdioxid. Sie hat die Dinge so
mit einfachen Materialien wie Holz, Draht, Gummi,
Nylonschnur und Kreppband prépariert, dass sie den
durchsichtigen und unsichtbaren Elementen Klédnge
entlocken kann. Wahrend ihrer Performance dirigiert
die Kiinstlerin ihr kinetisches Orchester von einem
Mischpult aus, indem sie Spuren wahlt, gewisse
Klange filtert oder verstérkt und so Kompositionen
aus Gerauschen, polymetrischen Strukturen und
mechanischen Sounds erschafft.

24 Ejswasserglas, 2017
Tisch, Teppiche, Stative,
elektronische Gerate, PA, mit Ton

o Dienstag, 20. August 2019, 19 Uhr
Grauton -78.4°C
Performance von Karen Geyer

In ihren Werken erarbeitet Johanna Kotlaris (*1988)
Narrative, die sich mit Beziehungen, Nahe, Distanz
und Grenzen beschéftigen. Sie will das Absurde nicht
vom Faktischen trennen, eher versucht sie, die Be-
deutung dieser Begriffe zu unterwandern. In ihren
Performances, Texten und Installationen untersucht
sie Gefiihlslandschaften und erarbeitet spekulative
Topologien der Beziehungen zwischen Raum, Psyche,
Objekt und Koérper. Sie interessiert sich fiir das Ver-
héltnis zwischen emotionalen, sozialen und physi-
schen Rdumen und stellt die Frage, wie sich Identita-
ten, Hierarchien und Abhéngigkeiten formen. Wie
gestalten wir diese Rdume, und wie handeln wir in
ihnen, wie definieren wir das Selbst und das Andere
in diesem stetigen Wandel?

In der Videoinstallation My Dear Traveller treffen
sich Berg und Meer zu einem heftigen Liebesrin-
gen in der Badewanne. Regen heilt wie Balsam eine
schmerzende Seele, Schneestiirme und Tornados
werden besungen. Am Ende verschmilzt alles, |6st
sich alles auf, «et tout ne fait plus qu’un» - oder doch
nicht?

27 Von Tiefdruckgebieten angetriebene
Starkwindereignisse bei gleichzeitigem
Einbruch von polarer Kaltluft,2019
Video mit Ton und Installation, 25 Min.
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Daniela Miiller (*1985) arbeitet interdisziplindr mit
Sprache und Textobjekten aus dem Alltag. Sie arran-
giert Spammails zu minimalistischen Klangrdumen
und bewegt «Openx»-Schilder von der Ladentiir in
den Innenraum. Ausserdem ist sie Teil eines Kollek-
tivs, das im Rahmen langerer Performances ver-
schiedene Sportarten erlernt und dabei periodisch
kurze Schreibsessions durchfiihrt, die mit zuneh-
mender Erschépfung immer automatischer werden.
Das Wort ist das Schliisselthema ihrer Arbeit, seine
Ursache, seine Bedeutung, sein Ziel.

In Concerning Cats untersucht sie das Verhéltnis
von Mensch und Hauskatze. Das Video basiert auf
dem gleichnamigen Buch von Harrison Weir, dem
Illustrator und Griinder der ersten Katzenshow von
1871. Man sieht Hande, die Katzen messen und ab-
tasten, eine Katzenbiirste vorfiihren und streicheln.
Auch wenn der Mensch hier zunéchst als der grosse
Manipulator der Katze erscheint, wird doch mit der
Zeit auch deutlich, wie die Katze ihrerseits den Men-
schen beeinflusst.

28 Concerning Cats, 2019
Video mit Ton, 19 Min.

In seinen Arbeiten versucht Raphael Perret (*1977),
hinter den Vorhang unserer Lebenswelt zu schauen
und Locher in diesen zu schneiden. Seit 2012 setzt
er sich mit Elektroschrott-Recycling in Indien aus-
einander und erforscht die Asthetik von zerfallender
Elektronik und die Lebensumsténde der indischen
Arbeiter*innen.

Fiir MyDesire liess Perret ein funktionelles MRI
seines Gehirns im Zustand des Begehrens aufzeich-
nen. Er isolierte die angeregten Zonen und errechnete
daraus ein dreidimensionales Modell, das er dann
in Bronze giessen und vergolden liess. So sind jene
Regionen des Gehirns in plastischer Form freigelegt,
die im Alltag das Ziel mannigfacher Manipulationen
der Werbe- und Unterhaltungsindustrie sind. Gleich-
zeitig regt Gold, als der Stoff des Begehrens schlecht-
hin, bei der/dem Betrachter*in méglicherweise eben-
falls ein gewisses Verlangen an. Drittens stellt das
Gehirnnugget ein Manifest des fiir Kiinstler*innen
wie fiir Wissenschaftler*innen typischen Begehrens
dar, Dinge zur Darstellung bringen zu wollen, die
sich eigentlich schlicht nicht darstellen lassen.

31 MyDesire,2019
Bronzeguss, 24-teilig, galvanisch vergoldet
Video ohne Ton, 12:33 Min.

Nach Jahren des Theaterspiels studierte Lawrence
Grimm (*1978) Drehbuch, Regie und Schnitt an

der Ziircher Hochschule der Kiinste und realisierte
diverse Kurzfilmprojekte. Die Freude, Geschichten
visuell zu erzéhlen, setzte sich bald in der Welt der
Cartoons fort. Grimm zeichnet mit schwarzer Tusche
in Notizbicher, die er tiberallhin mitnimmt, um das
Zeitgeschehen einzufangen.

Die stetig wachsende Sammlung von Cartoons
heisst Teatime for a Universe. In der titelgebenden
Zeichnung sieht man ein Universum, das sich auf
einem Stuhl eine Pause génnt und Tee schliirft. Es
spurt die wohlige Warme des Getranks, es geniesst
den Moment der Erholung. Und doch ist es nicht
vollig gliicklich, denn es ist halt génzlich alleine - weil
es eben «Alles» ist.

Es geht Grimm in seinen Cartoons um das
Existenzielle im Alltédglichen und den Alltag einer un-
begreiflichen Existenz, um Momente von Freude
und Weltschmerz: Life, Love, Loops and Loners.

Im Helmhaus zeigt Grimm seinen Chaos Des-
tillator, der aus dem Nichts chaotische Knduel des-
tilliert, die schliesslich zu kleinen Bildern werden.

34 Chaos Destillator,2018/2019
Tusche, Korrekturband,
Garn auf Papier/Holzkarton

Kiinstler*innen

Ana Hofmann (*1987) arbeitet konzeptionell mit

Begriffen aus Philosophie, Soziologie, Physik und
Psychologie. Sie interessiert sich fiir Formen und
Beziehungsmuster in organischen, kiinstlichen und
digitalen Lebenswelten oder Strukturen. Hofmann
greift einzelne Phdnomene aus diesen Bereichen
wie Werkzeuge auf und schafft mit ihrer Hilfe fiktive
Figuren und Erzdhlungen, die sie als multimediale
Installationen préasentiert. lhre Arbeiten konzentrieren
sich auf Spannungsfelder zwischen Konstruktion,
Kiinstlichkeit, filmischer Illusion, Verkérperung ver-
schiedener Identitaten und Kosmen, oszillierend
zwischen Sakralem, Altertiimlichem, Sci-Fi und Wis-
senschaftlichem.

Fir die Installation Two-Face hat Hofmann zu-
sammen mit der Schauspielerin Martina Momo Kunz
verschiedene Filmszenen entwickelt. Die Figur Joker,
eine Adaption aus Kunz’ Theaterstiick The Beast In
You, tritt als personifizierter Suizid auf. Sie hadert mit
ihrer dunklen Seite und fragt nach dem Wert ihrer
Existenz.

29 Two-Face,2018/2019
6-Kanal-Video-Installation mit Ton,
9:45 Min., Loop

Im Zentrum der kiinstlerischen Praxis von Matgorzata
Stankiewicz (*1986) steht die Auseinandersetzung
mit den materiellen Eigenschaften der analogen Foto-
grafie. Sie setzt schon den belichteten Film diversen
«stérenden» Prozessen aus, die seine Qualitat veran-
dern. In der Dunkelkammer dann manipuliert sie das
Bild so weiter, dass seine abbildende Funktion mehr
und mehr in den Hintergrund tritt. Diese Prozesse
sind, wenngleich nicht ganz steuerbar, doch sehr be-
wusst, gestaltend. So liberschreibt Stankiewicz die
Erzéhlung der Fotografie teilweise mit ihrer eigenen
Erzahlung und verleiht den Bildern dabei eine ge-
wisse Ambivalenz: Zwar erkennt man Baume immer
noch als Baume, die Wiese noch als Wiese, doch
wirkt alles seltsam entfernt, fremd.

Untitled (A Smoky Season) kombiniert verschie-
dene Landschaften zu einer Installation. Auch in die-
sen Bildern wirkt die Natur unvertraut, fast ein wenig
unheimlich - so unheimlich vielleicht, wie uns manch-
mal auch die Wirklichkeit erscheint.

32 Untitled (A Smoky Season), 2019
Giclee-Prints

Saren Berner (*1977): Fiir Repost setze ich Post-
beamt*innen als unbewusste Akteur*innen einer
Choreografie ein. Wahrend der Dauer der Ausstellung
sammelt das Helmhaus Tag fiir Tag seine ganze
unverlangt eingesandte Werbepost und wirft sie
jeweils am Abend unged&ffnet wieder in einen gelben
Briefkasten ein. Auf diese Weise wird fiir einige
Wochen diese Post eingefangen und in einen Loop
eingespannt. Die Beamt*innen werden so immer
mehr zu Performer*innen, Repost gewinnt mit jedem
Tag an Gewicht.

35 Repost, 2019
Plastikbox, Holz, Papier

In ihren Installationen, Videos und Performances
interessiert sich Riikka Tauriainen (*1979) fiir Ge-
schichte, postkoloniale Theorien und Genderfragen.
In jlingeren Werken reflektiert sie auch oft ihren
eigenen Anthropozentrismus.

Die Werkgruppe Hydrocommons - Watery
Bodies and Fluid Exchange geht von der Vorstellung
aus, dass der Mensch durch das Medium Wasser
mit allem verbunden ist, mit lebendiger wie mit toter
Materie.

Tauriainen versucht in ihren Videos, die Perspek-
tive von Wasserlebewesen zu verstehen, die evolu-
tionar betrachtet weit entfernt sind von der Gattung
Mensch. Taucher*innen produzieren oft wunder-
schone Bilder von Quallen. Man kann jedoch auch
durchs Wasser schwebende Plastiksacke so filmen,
dass sie nicht weniger «dsthetisch» erscheinen.

30 Hydrocommons - Watery Bodies
and Fluid Exchange, 2018/2019
Installation mit Videoprojektion
(Video mit Ton, 8:35 Min.) und Monitor
(Video mit Ton, 15:25 Min.),
griine Leuchtstofflampe, Holz, Pull Buoy

Monica Ursina Jégers (*1974) Praxis zeichnet sich
durch eine multidisziplinare Reflexion von Raum-,
Landschafts- und Architekturkonzepten aus. Im
Wechselspiel zwischen dem Intuitiven, Erzahleri-
schen und Faktischen untersucht die Kiinstlerin
Transformations-, Reorganisations- und Vermitt-
lungsprozesse, indem sie die Grenzen zwischen
kiinstlerischer und wissenschaftlicher Wissenspro-
duktion befragt. Jlingste Arbeiten befassen sich

mit postnatiirlichen Landschaften, dem Anthropozén,
sowie den geopolitischen Dimensionen natiirlicher
Ressourcen. Liquid Territory ist eine kontinuierlich
wachsende Recherche-Installation. Sie wurde in Zu-
sammenarbeit mit Hans Hortig, Future Cities Labo-
ratory ETH Singapur, entwickelt.

Jager forscht und lehrt am Institut fir Umwelt
und natiirliche Ressourcen ZHAW zu neuen Formen
des Dialogs zwischen kiinstlerischen Praktiken und
wissenschaftlicher Forschung.

33 Liquid Territory, 2018-2019
Sand, Holz, Zementverbundplatten, Glas,
Fotografien, Collagen, Tuschezeichnungen,
historische Postkarten, Texte, Recherche-
sammlung mit E-Mail-Korrespondenzen,
Reports, wissenschaftliche Texte von Hans
Hortig, Future Cities Laboratory ETH Singapur

Marco Fedele di Catrano (*1976) arbeitet meist raum-
spezifisch und verschiebt oft Elemente aus einem
Kontext in einen anderen Zusammenhang, wo sie An-
lass fiir neue Erlebnisse sein kdnnen.

In Garage Nord (Rising reversed) arbeitet er
mit Isolationselementen, wie sie im Bauwesen einge-
setzt werden. In seiner Atelier-Garage, die zu einem
Haus gehort, das demnachst abgerissen wird, hat
er mit solchen Elementen einen Teil des Raumes im
Massstab 1:1 nachgebildet und dieses Volumen dann
ins Helmhaus transferiert. Fiir den Kiinstler stellt
das Isolationsmaterial einen Energiecontainer (Kérper-
und Raumwarme) und eine Membran dar, in die sich
seine Arbeit und seine Gedanken eingeschrieben
haben. Gewdhnlich sind diese Matten unsichtbar, der
Kiinstler aber riickt sie ins Rampenlicht. So wird
Standard-Baumaterial einer persénlichen Transforma-
tion unterzogen, werden die einzelnen Module in
ein neues Bild zusammengefiihrt. Indem Fedele di
Catrano die Elemente aus der Wand seines Ateliers
I6st und sie in den Ausstellungsraum bringt, ver-
schiebt er sie aus dem Privaten ins Offentliche.

36 Garage Nord (Rising reversed), 2019
Installation, diverse Materialien

Martina-Sofie Wildberger (*1985): Im Zentrum meiner
kiinstlerischen Arbeit steht die Performance. Ich
konzentriere mich auf den Klang von Gesprochenem
und verwende ihn als Grundmaterial fiir die Ent-
wicklung einer ténenden Struktur, die das Entstehen
von neuem Sinn ermdglicht. Mich interessiert, wie
miindliche Kommunikation funktioniert und wie sich
Bedeutung und Wirkung von Gesprochenem je

nach Raum und Situation veréandern.

Es ist die Sprache, mit der wir die Welt konstru-
ieren, namlich indem wir ihre Geschichte erzéhlen.
Die Frage, wer spricht, ist folglich eminent politisch:
Wie kommt wer wann zu welcher Redezeit? Was
geschieht, wenn ich als Frau das Wort ergreife? Wie
kommt die Einzigartigkeit einer Stimme zum Tragen?

In der Performance kommunizieren wir zu dritt,
mit Loops und unterschiedlichen Rhythmen improvi-
sierend, wéahrend einer festgelegten Zeit, ausschliess-
lich mit den funf Wortern «l want to say something».
Dabei veréndert sich laufend das Beziehungsgeflecht
zwischen uns, werden wir mal zu einer kollektiven
Stimme, um uns dann wieder voneinander abzugren-
zen; Konflikte entstehen, Liebesbeziehungen.

37 [ want to say something!,2018/2019
Posterwand, Performance

e Dienstag, 20. August 2019, 19 Uhr
I want to say something!
Performance von Martina-Sofie Wildberger,
mit Denise Hasler und Tobias Bienz

In seiner Malerei befasst sich Vincent Kriste (*1979)
mit der Frage, wie Realitdten im Prozess der Bild-
schopfung libersetzt, nachgebildet und fragmentiert
werden. Dabei nutzt er den Umstand, dass die Ma-
lerei zugleich Material ist und ein Abbild schafft, also
gleichzeitig ist und iber sich hinausweist, Ding zum
Anfassen und imagindrer Raum. Kriste interessiert
sich weniger fiir den konkreten Gegenstand, sondern
vielmehr fiir die Idee desselben, die er malend zu
materialisieren sucht.

Materialisationen besteht aus drei sehr unter-
schiedlichen Bildobjekten, die durch diskrete Manipu-
lationen zueinander in Beziehung gesetzt sind. Die
Objekte befinden sich in einem labilen Zustand, denn
viele Fragen scheinen offen: Leitet sich der Rahmen
hier aus dem Motiv her - oder ist es umgekehrt der
Rahmen, der das Motiv bestimmt? Mal steht fiir
die/den Betrachter*in eher das Abbild einer Bergland-
schaft oder eines orientalischen Teppichs im Vorder-
grund, mal gibt uns der Kiinstler auch einen gemalten
Text (eine Art Bildbeschreibung) zu lesen, dann dréngt
sich pl6tzlich wieder die materielle Realitéat des
Gemaldes (Farbe, Stoff, Keilrahmen) starker auf.

4@ Materialisationen, 2019
Acryl auf Baumwolle

Kiinstler*innen

Colin Guillemets (*1979) kiinstlerisches Schaffen
bewegt sich hauptséchlich im Bereich der Installation.
Er sucht nach dem Schnittpunkt skulpturaler und
konzeptueller Herangehensweisen. In seinen Arbeiten
geht es ebenso um die materielle Evidenz und Sig-
natur von Dingen wie um die Fliichtigkeit assoziativer,
ausser Kontrolle geratener Gedanken. Oft spielt
Guillemet damit, wie Sinn selbst korrumpiert wird,
wie er eine andere Bedeutung annimmt oder sich bei
Zusammenkommen verschiedener Elemente sogar
entwirrt. Er interessiert sich insbesondere fiir den
Raum, der entsteht, wenn Betrachter*innen merken,
dass sie etwas verstanden haben - aber noch nicht
wissen, was genau passiert ist.

38 The Thinker, 2019
Installation in zwei Teilen:
The Thinker
gefundener Glaskopf, Metallregal, Holz, Gliih-
birne, Batterie, Arduino, zuféllige Schaltung
The Blueprint
Cyanotypie auf Papier auf Sperrholz,
an der Wand montiert, Rahmen

In ihrer kiinstlerischen Praxis eignet sich Selina Zirrer
(*1992) unterschiedlichste Medien und Techniken an.
Sie sucht indes nicht die Perfektion, sondern einen
spielerischen Umgang. Oft kombiniert sie alte und
moderne Techniken mit dem Ziel, sie so zu reflektieren
und ihre Wirkung auf die Gesellschaft zu untersuchen.

Die Arbeit im Helmhaus ergénzt Ziirrers voran-
gegangenes Projekt The Polychrome Antiquity
Campaign. Spatestens seit den 1990er Jahren steht
eindeutig fest, dass antike Gebaude und Skulpturen
urspriinglich farbig waren - und nicht weiss. Und
doch wird dieser Umstand nicht nur in den meisten
Museen, sondern auch in Spielfilmen, Reisefiihrern
und Comics ignoriert. Das Video The Polychrome
Antiquity Choir ist das Resultat einer Umfrage, mit
der die Kiinstlerin herausfinden wollte, was die Vor-
stellung einer polychromen Antike verandern wiirde,
wie sie den Blick auf Vergangenheit und Gegen-
wart verfarben konnte. Die Erkenntnisse werden von
einem antik anmutenden Chor présentiert.

39 The Polychrome Antiquity Choir, 2019
Video mit Ton, 8:04 Min., Loop
URL Polychrome Antiquity Website, 2019
Vinyl-Folie

Textklinik: Wie bei ihrer Premiere 2018 hat Samuel
Herzog auch 2019 seine «Textklinik» fiir die Teil-
nehmer*innen der Stipendienschau eingerichtet:
Herzog, bekannt fiir seine langjéhrige Tatigkeit als
leitender Kunstkritiker fiir die Neue Ziircher Zei-
tung, verfolgt als Prasident der Schweizer Sektion
des internationalen Kunstkritiker-Verbands AICA
seit Jahren auch die Entwicklungen des Kunstjour-
nalismus liber die Schweiz hinaus. Bei der «Text-
klinik» handelte es sich um ein freiwilliges Angebot:
Die Kunstschaffenden, die das Angebot in An-
spruch nahmen, konnten mit Samuel Herzog zusam-
men ihre Texte, die sie flir das Saalblatt zuhanden
des Publikums einreichen, perfektionieren.

Die Kennzeichnung = im Saalblatt markiert
jene Texte, die die Textklinik von Samuel Herzog
durchlaufen haben.
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