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Semesterfazit FS 2010 


Das nun zu Ende gehende Semester hat viele Veränderungen in meiner Praxis gebracht: ich 
habe meine  Stärken  erkannt  und  schaue  nun  –  im  Gegensatz  zum  ersten  Semester  –  der 
nächsten  Zeit  gespannt  und  zugleich  entspannt  entgegen.  Ich  habe  meinen  Leitstern 
gefunden. Dieser Stern ist zwar noch sehr jung, doch ich weiss mit Gewissheit, dass er, wenn 
ich  ihn nicht aus den Augen verliere, mich  sicher durch das unerforschte Meer  in meinem 
Inneren geleiten wird. 
 
Die  Geburtsstunde  meines  Comics  befindet  sich  in  grauer  Vorzeit,  irgendwann  in  meiner 
Pubertät.  Plötzlich  ergriffen  mich  Gewissensbisse  und  Schamgefühle,  wenn  romantische 
oder sexuelle Fantasien in meinen Gedanken auftauchten. Die mahnende Stimme in meinem 
Kopf meldete sich immer öfters zu Wort und ich konnte schon bald nicht mehr meine Sätze 
von ihren unterscheiden. Die Leute sagen, es sei das Gewissen und tun es damit ab. Ich lerne 
diese Mechanismen zu verstehen und will wissen wann, wie und wo diese Tabus auftauchen 
‐  bei  mir  und  bei  anderen.  Ich  bin  mit  Comics  aufgewachsen,  ich  weiss  um  ihre 
Tiefenwirkung.  Dieses Medium wird  sehr  oft  belächelt.  Darum  hab  ich  davon  auch  nichts 
erzählt bis zu diesem Semesteranfang. Comics zeichnen ist eine Kunst, nicht zuletzt weil sie 
sich stets in der Knautschzone zwischen Kunst und Kitsch bewegen. Was macht einen guten 
Comic aus, wieso sind europäische Comics qualitativ überlegen? 
 
Ich bin eine undisziplinierte Person, traue mir aber zu, dieses Comicprojekt über  lange Zeit 
hinweg  durchzuziehen.  Dazwischen  arbeite  ich  im  selben  Spielraum.  Durch  einen 
gescheiterten Werkdiskurs wurde mir der Raum um meine Bilder und Zeichnungen bewusst 
und  die  Kuratorische  Praxis  lehrte  mich,  die  Zeit  in  diesem  Raum  wahrzunehmen. Meine 
instinktiven  Handlungen  verstehen  und  bewusst  umsetzen,  ist  die  Struktur,  die  mir  zum 
Arbeiten  fehlte.  Ich  bin  eine  hervorragende  Zeichnerin  und  es  war  mehr  als  Zeit  dies 
einzusehen. Diese Zeichnungen sind zu wertvoll, um sie in einen Stapel Blätter zu kehren und 
zu unscheinbar, um sie nicht zu übersehen. Ich möchte sie in ihrer vollen Wirkung sehen. Zu 
diesem Zweck plane ich Räume, in denen ich meine Zeichnungen stark vergrössert direkt an 
die Wand zeichnen werde. Ich möchte, dass diese Räume bei den Besuchern eine Reaktion 
hervorrufen. Es  sind diese Dinge,  die  ich Untersuche: Triebe, Zwänge,  Lust und Abneigung 
und  dadurch  erhoffe  ich  mir,  die  Ursachen  in  der  Gesellschaft  beim  Namen  nennen  zu 
können.  
 
Bei  „Schlampe  I“  habe  ich  mich  getraut,  meine  Aggression  der  Plastic‐Welt  gegenüber 
darzustellen. Dieser Diskurs weitete  sich  durch  das  Theoriemodul  zur Oberfläche  aus. Das 
Werk verändert sich immer weiter, weil darum diskutiert wird und das gefällt mir. 
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Semesterfazit Kevin Aeschbacher 


Semesterfazit FS 2010 
 
Neben neuen Malereien und Zeichnungen habe ich nun damit angefangen 
dreidimensional zu arbeiten. Nach dem Werkdiskurs Mitte März habe ich mich im 
Raum im Keller am Sihlquai eingenistet. Daraus entstanden ist ein kapitaler Hirsch, 
eine Trophäe(bzw. ist noch in der Entstehung). Der Hirsch wird zu einem 
Repräsentanten für das gehandelte Kunstwerk, welches als Trophäe an die Wand 
gehängt zum Prestigeobjekt wird. Eine Jagdtrophäe für den Kunstsammler, welche 
weggesperrt ein einsames Dasein fristet, möglicherweise zum blossen Wertobjekt 
verkommt und dadurch gewissermassen getötet wird. Es können auch Bezüge zu 
Marsyas hergestellt werden, da dieser Hirsch nicht ganz eindeutig ein Hirsch sein 
wird 
Mein Problem bei diesem Kontext ist, dass ich zwar einerseits schon öfter über die 
(ich nenne sie mal so) perverseren Seiten des Kunstmarkts nachgedacht habe, aber 
mich dies eigentlich nicht direkt betrifft, ja möglicherweise gar nicht in diesem Sinn 
zutrifft. 
Ich möchte eine kritische Arbeit machen, welche dabei aber verspielt und witzig 
bleibt. Ich möchte leichter werden, als dies bisher der Fall war. Das tut auch mir gut, 
da das Arbeiten leichter von der Hand geht. 
 
Nun plane ich weitere Kreaturen hinzuzufügen, eine kleine Horde, eine Art 
Zoologische Sammlung von ausgestopften Viechern aus bemalter Leinwand, Holz, 
Glas, Draht, usw. 
Im Moment sehe ich bei diesen Tieren mein weiteres Arbeiten. Ich habe noch immer 
nicht wirklich etwas gefunden, was ich mein „Thema“ nennen möchte, bzw. ich bin 
mir noch immer ein wenig unsicher. 
Etwas, was ich möchte ist dem Betrachter eine andere Welt zu zeigen, oder 
zumindest Auszüge daraus. Eine andere Realität eröffnen. 
Eine weitere Thematik, welche ich immer wieder entdecke ist das Sehen. In der 
Malerei und den Zeichnungen taucht dies oft auf, wenn Farbflächen Gestalten 
annehmen und wieder verlieren. 
 
Das Malen und Zeichnen ist für mich eine Spielwiese, auf welcher ich mich in einer 
Mischung aus Unbewusstheit und Bewusstheit bewege. 
Malen und Zeichnen sehe ich zum jetzigen Zeitpunkt aber eher als Nebenproduktion, 
deshalb gehe ich auch nicht weiter darauf ein. Momentan steht für mich das Stopfen 
und Nähen der Tiere im Vordergrund. 
 








Semesterfazit                                     25.5.2010                                                Lauren Wildbolz 


  


Bereits bekannte, junge Kulturschaffende aus der ganzen Schweiz fusionieren im Rahmen von  mehreren 
Gruppenausstellungen auf 600m2 im 8. Obergeschoss des Westtors in Zürich Altstetten (www.westtor.ch + 


www.artatwesttor.ch) 
Die Ausstellungen werden mit Vernissagen und einem anschliessenden Fest eröffnet. Während der 
Ausstellungszeit ergänzt ein kulturelles Rahmenprogramm die Gruppenausstellungen durch verschiedene 
Darbietungen. Diese Veranstaltungen variieren zwischen Vorträgen, Theaterproduktionen, Podiumsgesprächen  
bis hin zu Lesungen oder einem Kinderkunstprogramm. 


 


                             
 
 


Das ART AT WESTTOR Projekt. 
Zu Beginn dieses Semesters bekam ich das Angebot, die  Fläche des Westtors im achten Obergeschoss 


für Ausstellungen temporär zu nutzen. 


Als Gegenleistung zur Nutzung dieser Räumlichkeiten wünscht sich die Immobilienfirma eine 


Pressepräsenz des Gebäudes und der Lokalität. 


Ich begann, ein Ausstellungskonzept zu schreiben, das drei Gruppenausstellungen mit einem 


kulturellen Rahmenprogramm beinhaltet. 


Es entstand ein Budgetplan und schnell wurde mir klar, dass ich auch trotz der kostenlosen 


Zwischennutzung ohne ein Startkapital nicht auskomme. 


Ich entwarf zusammen mit einem Freund einen Sponsoringbrief, um kommerzielle Firmen für das 


Projekt zu gewinnen. Zusätzlich habe ich das Projekt beim Migros Kulturprozent eingereicht.  


Ein weitere Freund half mir eine simple Webside zu erstellen, von welcher ich die Sponsoringbriefe 


versenden konnte. Auch begann ich mir mehr Wissen zum Thema Gentrifikation anzueignen und mir 


wurde langsam klar, worum es dem Besitzer des Westtors eigentlich geht. 


 


Nächste Woche habe ich eine erneute Besprechung mit den Verantwortlichen der Liegenschaft und 


werde klar formulierte Forderungen stellen, zum Beispiel: Direkte Unterstützung bei den entstehenden 


Kosten im Bereich der Anlage. 


Parallel beginne ich nun ein Team zusammenzustellen. Zudem bin ich auf der Suche, nach Jemandem, 


der mir bei den Ausstellungstexten helfen kann. Ich muss nun konkrete Entscheidungen treffen und 


muss Anfragen tätigen.  


Andererseits habe ich bereits jetzt durch das Schreiben des Konzepts , das Erarbeiten des Budgetplans 


und durch das Prozedere mit den Sponsoring Anfragen einige Erfahrungen gesammelt, welche ich 


davor nicht hatte. 


 


 


  In der Blockwoche mit Laura und Erik habe ich mich mit  meinen eigenen Blockaden beschäftigt. 


Durch das Auswählen eines Werks im Kunsthaus  von Pippi Lotti Rist mit dem Titel „Selbstlos im 


Lavabad“ entdeckte ich etwas, das mir davor nicht bewusst war. Es gibt bei mir ein auferlegtes Verbot 


meinen Körper für die Kunst zugebrauchen. Klar ist mir auch, dass diese „Verkrampfung“ von meiner 


Zeit als Fotomodell stammte. 


Mit diversen Video-Tests bin ich nun am Anfang der Verarbeitung dieses Problems. Ich habe für mich 


herausgefunden, dass es einen Unterschied gibt zwischen „sich selbst zu insezenieren“ und  


„Seine Hülle/Körper/Akustik als Mittel zum Zweck, oder als Medium zu nutzen. 


 Bin ich der Stoff oder bin ich ein Werkzeug ? Es interessiert mich, diese Gegensätze genauer zu 


untersuchen, viel Test-Material abzufilmen, noch persöndlicher zu werden, um dann mit Distanz und 


einer Priese Selbstironie zur „Entkrampftheit“ zugelangen. 








 
Semesterfazit – Lorenz Gelpke  
 
 
Im den letzten Monaten gab es bei meiner künstlerischen Tätigkeit einige grosse 
Veränderungen. Es ist vermutlich keine Übertreibung zu sagen, dass es bisher noch 
nie so starke Veränderungen gegeben hat.  
Ich muss ungefähr sieben Jahre alt gewesen sein als ich für mich entschied nicht 
mehr mit Farbe zeichnen zu wollen. Ich hatte zu viele Erfahrungen gemacht, in 
denen ich Zeichnungen die mir sehr gefielen, durch beifügen von Farbe zerstört 
hatte. Es ist schwer in Worte zu fassen, was mich so empfinden liess, auf jeden Fall 
fehlte mir die Feinheit, die ich besonders beim Ausmalen bestimmter Flächen mit 
dem Farbstift nicht mehr beibehalten konnte. Ich hatte wohl einige Vorstellungen im 
Kopf, denen ich einfach nicht gerecht wurde und somit war die ursprünglich schöne 
Zeichnung nun von farbigem Dreck übersät.  
So reihten sich Farbstift und Wasserfarben ein, in eine Reihe von Dingen, mit denen 
ich nichts mehr zu tun haben wollte. Danach kam eine lange Zeit in der ich zwar oft 
stärker mit dem Zeichnen an sich haderte, aber nie damit aufhören konnte.  
Erst Anfang 2010 bekam ich wieder Lust mich auf das Thema Farbe einzulassen. 
Ich kaufte mir viele Farbstifte von guter Qualität und fing einfach an sie nicht anders 
als Blei- oder Tuschestifte zu benutzen. Meine Zeichenart hat sich in letzter Zeit auch 
auf eine Weise verändert, die der Verwendung von Farbe entgegen kommt.  
Jede meiner Zeichnungen zeigt etwas von meiner Gedankenwelt, und die ist nun mal 
nicht nur Grau. Vielleicht wäre es an dieser Stelle noch wichtig zu sagen, dass ich 
unter Grau nicht unbedingt traurig und unter farbig genauso wenig fröhlich verstehe. 
Jeder meiner Striche sagt zusammen mit seiner Farbe und den anderen Strichen 
etwas oder auch etliches aus. 
Alles was ich sehe oder höre hat Einfluss auf meine Zeichnungen, ich könnte überall 
Zeichnen. Und dennoch denke ich, dass es viel Frische einbringen wird, wenn ich 
diesen Sommer wieder in Italien bin. Dort liegt ein völlig anderes Gefühl in der Luft 
und auch die rein ästhetischen Einflüsse sind nicht die gleichen wie in Deutschland 
und der Schweiz. Die Sommerferien waren schon immer die Zeit im Jahr in der ich 
besonders viel für meine Kunst aufnahm. Ich würde sogar behaupten, dass diese 
Phase der Absorption so intensiv ist, dass ich gar nicht so sehr zum Zeichnen 
komme. Was ich aufgenommen habe entlädt sich dann meist erst über den 
Spätsommer, Herbst und Anfang Winter. Nachdem es sich immer stärker mit den 
Eindrücken und Gedanken Zürichs vermischt hat lässt es allmählich nach und 
verschwindet fast ganz. Vom Winter bis in den Frühling dominieren dann die Orte an 
denen ich mich in der Zeit typischerweise aufhalte meine Zeichnungen. Dass heisst 
Zürich und Düsseldorf. Auch wenn ich mich im vergleich zu Zürich jeweils nur sehr 
kurz in Düsseldorf aufhalte, würde ich seinen Einfluss als nicht weniger stark 
beschreiben.  
Wo ich mich aufhalte, ist also gewissermassen alles für mein künstlerisches 
Schaffen, weil mein künstlerisches Schaffen alles ist. Dies bedeutet natürlich nicht, 
dass ich nur am Zeichnen bin sondern dass alles andere was ich mache irgendwann 
in meinen Zeichnungen auftauchen wird. Und wenn doch nicht, dann wäre es 
dennoch dazu fähig und hat nur die Möglichkeiten verpasst. 








Semesterfazit, Martin Stritzko, 2 Semester, Zhdk 2010 
 
 
 
Semesterfazit 
 
Ich habe das Bildkonzept weiterverfolgt welches ich im ersten Semester 
erarbeitet habe. So sind 2 neue Bilder in der Serie der Ballett Tänzerin mit 
Kehrichtschaufel entstanden die ich in den Sommerferien beenden will. 
Ich habe Ihnen den Titel gegeben “Leuchtkäfer sammeln“. Thematisch 
geht es momentan, die Kunst als ort von Regeneration zum weiteren Flug 
in der Dunkelheit als Leuchtkäfer. 
Es ist auch ein Bild entstanden auf dem mein Hund in einer expressiven 
art dargestellt ist. Es war ein versuch mit einem druck den ich verspürt 
habe auf eine Künstlerische art umzugehen und ihn in der art des Styles 
umzusetzen. Ich habe in Restaurants und auf der Strasse nach Inspiration 
gesucht und Arbeitskonzepte in meine “werde ich noch realisieren” 
Schublade gesteckt.  
Ich hatte im Kurs mit der ETH mich mit dem Lasern befasst. Es sind zwei 
arbeiten entstanden, eine ist ein Linolschnitt und die andere sind 
druckerplatten für den Tiefdruck. Thematisch geht es um Geld, es ist die 
frage nach einem neuen Geldschein den ich mit dem Titel  “Blüte” benennt 
habe. Es war interessant die alte Technik des Linolschnitt mit dem Laser 
zu machen und meine arbeit von einem Roboter herzustellen. Es 
entstanden beim warten auf die platten Gespräche und ich konnte mich 
identifizieren mit Arbeitern der heutigen zeit welche die arbeit den 
Maschinen überlassen und Kaffee trinken. 
Ich habe weiterhin meine arbeiten im Atelier mit meiner Strichliste 
dokumentiert wobei in diesem Semester die arbeit im Atelier etwas zu 
kurz kam. 
Der Umzug und das warten bis ich das Atelier beziehen kann sind auch 
verantwortlich für meine Arbeitsunterbrechung in der Realisation meiner 
arbeiten. Ich werde mich ab dem 14 Juni mit dem einrichten von meinem 
Atelier befassen und mich einrichten auf eine produktive Phase. Ich habe 
mich im Semester damit befasst den Alltag und den die Kunst auf eine 
nicht Kräfte zehrende art und weise zu gestalten. Ich bin froh dass ich im 
neuen Atelier ein Restaurant habe und so meinen Energie bedarf schnell 
decken kann. 
Ich habe in den Sommerferien ein Projekt vor in New York. Dabei handelt 
es sich um die arbeit “ein Swede in New York” Ich werde mit einem t-shirt 
mit der Aufschrift “I’m from sweden” durch die Stadt laufen und mich mit 
Leuten von New York fotografieren. Mein ziel ist es anfangs neues 
Semester mit den arbeiten fertig zu werden und sie auch weiterführend 
ins neue Semester zu nehmen. 
Anfangs neues Semester werde ich meine Arbeitspräsentation nachholen 
und alle arbeiten zeigen. 
 
Zurich 2010 








Semesterfazit  
2. Semester 
                                                                                                                                                                                                                                                                                                                                                                                                                                                                                                                                                                                                                                                                                                                                                                                                                                                                                                                                                                                                                                                                                                                                                                                                                                                                                                                                                                                                                                 
Nadine Wintsch 
 
 
In diesem Semester beschäftigte ich mich weiterhin mit der Malerei. Im ersten Semester 
habe ich meistens mit dem Format 30x30 cm gearbeitet. Nun im zweiten Semester habe 
ich auch andere Formate ausprobiert und es ist mir ein wichtiges Anliegen für das 
nächste Semester in der Wahl des Formates freier zu werden. 
 
Seit Beginn des Studiums war es mir wichtig viel über die Technik zu lernen. Diesem Ziel 
kam ich etwas näher mit dem Oberflächen‐Seminar, z.B. über das Malen von 
(realistischer) Haut und so konnte ich auch mein Wissen über Farben etwas erweitern.  
In diesem Zusammenhang versuchte ich mich auch in der fotorealistischen Malweise 
und kam durch diese Versuche und Gesprächen zum Bewusstsein, dass ich diesen Weg 
nicht weiter verfolgen möchte – es sei denn am Rande und nur um zu weiteren 
Erkenntnissen zu kommen. Als Quellmaterial dienen mir nach wie vor Fotografien, 
darunter Bilder aus dem Internet, aus Magazinen und Zeitungen oder eigene 
Aufnahmen.  
Der Text von Maurice Merleau‐Ponty „der Zweifel Cézannes“, welcher wir  in der 
Kunstphilosophie besprochen haben, hatte ebenfalls einen wichtigen Einfluss bezüglich 
meinem (Um)denken über die Technik. Es wurde mir bewusst, dass ich meine eigenen 
Regeln in der Malerei bestimmen kann. Ich muss nicht die perfekten Malereikenntnisse 
erwerben um zu interessanten Ergebnisse zu kommen ‐  im eigenen Arbeitsprozess 
liegen so viele Möglichkeiten eigene Erkenntnisse zu produzieren und umzusetzen. 
 
Vom Inhalt her interessieren mich Themen wie der Blick, die Beziehung zwischen Bild 
und Betrachter sowie die Dünnhäutigkeit der dargestellten Personen im Bezug auf die 
Malweise der Haut der Dargestellten.  Um die Dünnhäutigkeit und dadurch die 
Verletzbarkeit der Dargestellten geht es mir letztlich – und nicht mehr einfach nur von 
Krankheiten gezeichneten oder entstellten Menschen (wie im 1. Semester). Nach wie vor 
interessieren mich Randgestalten der Gesellschaft, alte Menschen, Bizarre oder 
Leidende – welche versuchen mit Würde das Leben zu meistern und sich nicht dem 
Schein und der Maske hingeben sondern Authentizität ausstrahlen. 
 
Nicht weiter untersucht habe ich Nacht‐ und Landschaftsbilder, ich glaube ich bleibe im 
Moment bei meinem Hauptinteresse „Mensch“. Die Kontextwoche verhalf mir das 
Medium Zeichnung wieder aufzunehmen. Ein Vorhaben, dass ich schon lange umsetzen 
wollte, aber durch die Konzentration auf die Malerei noch nicht realisieren konnte. Ich 
hoffe es gelingt mir, im nächsten Semester wieder regelmässig zu zeichnen.  
 
 
 
 
 








Semesterfazit Tina Bleuler 2010 
 
 
Wir haben unser Projekt „fit fit“, an welchem ich mit Fränzi Keller und Simon Lechmann 
arbeite, in verschieden Formen weiterentwickelt. 
Im Februar starteten wir im Proberaum der Roten Fabrik, auch die Videoaufnahmen 
sind dort entstanden, den Versuch einer Live Performance. Wir performten den 
Trainingsablauf vor Publikum und stellten fest, dass dies nicht die richtige 
Präsentationsform ist.  
Beim Werkdiskurs entschied ich mich für eine Videoinstallation, dies funktionierte viel 
besser. Zudem erstellten wir eine Webseite mit dem Ziel, dass andere Personen den 
Ablauf nachturnen, Videoaufnahmen machen und uns zuschicken. So soll unsere Arbeit 
autonom weitergeführt werden! 
 
Meine Performance Gruppe „Company“ sowie 11 andere Künstler wurden von der 
Gessnerallee angefragt, im Rahmen ihres Jubiläums ein Projekt zu entwickeln. 
Da Alexandra Bachzetsis frisch Mutter geworden ist und Lies van Borm in Belgien 
wohnt, übernehme ich die Leitung des Projektes. Aufgrund des grossen Aufwandes habe 
ich Julie Egli angefragt, mir bei Entwicklung und Realisation zur Seite zu stehen. 
Vorgegebenes Thema ist: “Wir retten Zürich“. Meine Idee ist, unsere Zürcher Helden 
auszuzeichnen. Was sind Helden? Wer sind sie? Was ist wichtig für Zürich und das 
Zürcher Stadtbild? Wir werden goldige, spezifisch auf die einzelnen Helden angepasste 
Jacken (Hero Uniformen) herstellen. Am 12. Juni findet eine Heldentour statt. Wir 
stossen auf unsere Helden an und zelebrieren sie!  
Vom 1. bis 3. Juli ist die offizielle Jubiläumsveranstaltung in der Gessnerallee. Alle 
beteiligten Gruppen führen in einer aufgebauten “Stadt“ Performances auf. „Company“ 
betreibt eine „Herobar“, wo im Laufe des Abends die Preise verliehen werden. 
Gleichzeitig läuft eine Videoinstallation unserer Helden: die Transformation der Helden 
in Privatkleidung in ihr Heldenoutfit. Lies van Borm stellt einen Helden‐Soundtrack 
zusammen, der in der Bar gespielt wird.  
 
Wie geht’s weiter??? 
 
Nach Abschluss des Helden Projektes möchte ich mir Zeit nehmen, um neue Themen zu 
entfalten. Konkret habe ich kein neues Projekt in Aussicht... 
Da all die Kollaborationen zwar spannend und lehrreich, doch auch recht kräftezehrend 
sind, möchte ich als nächstes alleine etwas erarbeiten. 
Wahrscheinlich bewerbe ich mich bei der Gessnerallee für ihr “artist in residence“ 
Projekt. Für einen Monat wird ein Studio zur Verfügung gestellt und am Ende des 
Monats findet ein Showing statt. Interessant wäre, einen Abend zu gestalten, in welchem 
Installation und Performance zusammenspielen. Eine Art Traumwelt: Eine Mischung aus 
Ponyhof und Märchen, Striptease Circus und Cowboy, Splater und Rockstar. 
Weiter finde ich persönlich eine familienbezogene Sache spannend: In meiner Familie 
beschäftigen sich seit Generationen viele Familienangehörige im weitesten Sinne mit 
Kunst. Wie weit wird man von der Herkunftsgeschichte beeinflusst? Wo komm ich her 
und welche Einflüsse wirken auf meine Arbeit und mein Kunstverständnis? Was wäre, 
wenn ich Arbeiten meiner Familie aufnehmen und auf meine Art kopieren würde? Ein 
Remake von Familienkunstwerken. Eine Retrospektive... Was machen Kinder von 
Künstlern, die nicht alles neu entdecken können, sondern schon einen gewissen 
Hintergrund haben? 
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Ein Schrank ist dazu gestossen, wandgrosse Zeichnungen sind neu entstanden und 
Felix ist geboren. 
Was geschehen ist? Lassen sie ihrer Phantasie freien Lauf.  
Meine Installationen erzählen Geschichten. Harmlos und heftig im selben 
Augenblick. Glückliche und traurige im selben Atemzug. Wandgrosse Männer mit 
riesem Penis und Indianerhaupt zieren die Wand. Ein Video schreit aus dem Schrank 
„et moi aussi j’étais une petite fille“. Gegenstände liegen am Boden zerstreut. 
Irgend etwas ist hier geschehen. Einen Anhaltspunkt gibt nur der Titel: Felix hat 
den Schrank geöffnet. 
 
Mich interessiert in meiner Arbeit vor allem die Spannung  die entsteht, indem man 
eine Situation vorfindet und nicht genau weiss, was hier passiert ist. Was 
geschehen sein muss, dass es so aussieht.  Dadurch dass dies offen gelassen wird, 
entstehen Bilder und Geschichten im Kopf. Die Geschichten klingen immer besser, 
als das was eigentlich passiert ist. Ebenso verhält es sich mit dem Projekt Felix hat 
Hunger“: Felix ist eine menschengrosse Kartonpuppe. Felix und ich lassen uns bei 
verschiedenen Leuten zum Essen einladen. Der Gastgeber gibt uns einen 
Gegenstand mit, der während dem Essen auf dem Tisch stand. Das Essen wird 
fotografisch festgehalten. Die Fotos sind Dokumentation. Die Geschichte, mich und 
Felix zum Essen eingeladen zu haben, „klingt viel besser, als sie eigentlich ist. So 
verhält es sich mit Geschichten. Und das interessiert mich. Unsere Phantasie geht 
mit uns durch. Einfach so. Wir können nichts dagegen unternehmen. Oder wollen 
wir einfach nichts dagegen unternehmen? Diese Geschichten, die wir aus unserer 
Kindheit kennen. Die Phantasiebilder die sich unaufhaltsam bilden. Ich versuche 
durch meine Arbeit dieses Phänomen irgendwo anzustossen. Ich bin eine schlechte 
Geschichtenerfinderin im mündlichen deswegen erzähle ich im Installativen. Der 
Betrachter formt sich seine eigene Geschichte.  
Mich fasziniert Ilya Kabakov. Er war früher bis vor seiner Ausreise in 1987 
Kinderbuchillustrator. Er zeichnete unglaublich reichhaltige Illustrationen. Sie 
wecken eine andere Welt in uns. Elemente aus diesen Illustrationen tauchen später 
in seinen Installationen wieder auf, so beispielweise der fliegende Mann.  Auch er 
hat narrative Strukturen in seiner Arbeit. In wie fern bin ich narrativ und in wie 
fern der Betrachter selbst? Wo ist da die Grenze? Gibt es die überhaupt? Und 
braucht es die überhaupt? Und wer zur Hölle ist genau Felix? 
 
 
Karin Kurzmeyer 
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Es war ein spannendes Semester. Ich habe das Gefühl sehr viel gelernt zu haben. Der Werk-
diskurs war für mich sehr prägend. Im Vorfeld habe ich mich Fragen gestellt wie, was stelle 
ich aus, was ist das Beste, was ich habe, was ist am intensivsten? Ich habe mich in diesem 
Semester fast ausschliesslich mit dem Medium Video beschäftigt. Konsequenterweise er-
schien es mir richtig, die Videos in meinem Werkdiskurs zu zeigen. Die Kritik die ich darauf 
erhielt und die ich sehr negativ wahrgenommen habe, hat mich zunächst niedergeschmettert 
und ich habe etwas Zeit gebraucht, um diese Rückmeldungen zu verarbeiten. Ich war natür-
lich von den Arbeiten, die ich zeigte, felsenfest überzeug. Distanz nehmen lernen zu meiner 
Arbeit, die, während des Schaffensprozesses so stark mit mir verbunden ist, wie die Nägel, 
die mir aus den Fingern wachsen, ist schwer. Die Erkenntnis, dass ich, was meine Kompeten-
zen bezüglich des Mediums Video betrifft, noch in den Kinderschuhen stecke, überkam mich 
erst später, dafür umso erlösender. Ich habe nun die Möglichkeit, die Kritik aus einem ande-
ren Standpunkt zu betrachten, sie nicht auf meine Person und mein Sein zu beziehen, sondern 
sie für mein Handeln und meine Arbeit zu verwenden. Ich habe auch die Einsicht gewonnen, 
mit Video nochmals neu anfangen zu wollen, immer wieder neu anfangen zu können. Ich 
möchte den Anspruch, an mich selbst, im engen Themenkreis, in sich geschlossene, serielle 
Arbeiten zu schaffen vorerst aufgeben. Ich möchte mich wieder mehr auf das Experimentieren 
einlassen, geleitet von Idee und Freude. 
 
Im weiteren, war der theoretische Unterricht in diesem Semester sehr wichtig für mich.  
Besonders das Thema der Oberfläche, der Haut, in der Kunstgeschichte. Das erlangte Wissen 
über die Folter und der damit verbundene Schrecken, den realen physischen Schmerz, den ein 
Kunstwerk verursachen kann, die Möglichkeit der Bannung aber auch der Schock als Mittel 
selbst, bedeutet viel für meine eigenes Schaffen. Die Auseinandersetzung mit Künstler/innen, 
die auf eindringliche Weise mit diesem Thema arbeiten, wie Theresa Margolles oder Berlinde 
de Bruyckere, war für mich sehr lehrreich, weil sie zeigen wie durch das Zerstören, das Zer-
störte etwas erschaffen werden kann. Der ästhetische Aspekt fasziniert mich dabei, die Ener-
gie der Grausamkeit oder des grausamen, die in Erkennen umgewandelt werden kann. Das 
sind Themen, an die ich mich herantasten möchte, den Umgang damit erlernen will, durch 
Video, durch Malerei. 
 
Mir ist bewusst, dass ich hier nicht konkret auf meine künstlerische Praxis, auf meine Werke 
eingegangen bin, sondern eher auf die Prozesse. Es sind aber auch genau diese Prozesse, die 
meine Hauptarbeit in diesem Semester darstellen. 








Fazit, 2. Semester
Yannic Joray


Rückblickend zeigt sich ein Fluchtpunkt, weit im Osten, wo sich die Geometrie in ein 
Ornament der Wüste wandelt. In dieser Konsequenz, das Ornament die Etablierung 
einer Religion gewährleistet. Die scharfen Konturen der Lichtflecken entlang der kühlen 
und dunkeln qamara, so gebündelt durch das vorsichtig geschnitzte maschrabiyya, also 
nicht als ein Fenster zur Welt, vielmehr hin zur Sonne und ihren Zyklen. Hin zur geo-
metrischen Grundfrage, wie sich eine Fläche in den Raum einführt.


Im Hinblick auf den Werkdiskurs, versuchte ich mich, anhand eines Pastiche in vier 
Spalten plus drei illustrativen Collagen, in krudem Orientalismus, einer Ausdehnung des 
Ornaments, und der abschliessenden Behauptung, der LCD sei die Ornamentierung 
des Kernel. 
Eine Schwierigkeit bestand darin, zu vermeiden die Arbeiten hierdurch zu rechtfertigen, 
sie zu erklären, geschweige denn, zu vermitteln und trotzdem grob zu bestimmen, 
wovon zu Beginn gesprochen werden kann.
Zumal die Teilnehmer mit augenfällig formalistischen bis dekorativen Arbeiten kon-
frontiert wurden. So wie einer, mittels Vakuum-Former gezogener, braun-schwarz-
glänzender Kachelwand, die sich bestens für die Innen-Dekoration einer Verkaufsfläche 
eignet, sich als Accessoire ergänzen lässt. Zudem die Ware als solche verpackt, ihren 
Neuwert und ihre Distribution garantiert, um hier Seth Price treu zu sein.


In Kürze steht eine Gruppenausstellung (mit Till Forrer und Iain Ball) bei Darsa an. Diese 
wird sich zusammenfassend dem Entwurf einer romantischen Ruine als Produktepal-
ette führender Konzerne widmen. Ein Arrangement verschiedener Geräte im Halbdun-
keln, ins Licht gerückt oder leuchtend, wie etwa durch einen Beitrag der Philips AG, dem 
Cinema21:9, der die AmbilightTM Technik beispielhaft vorführt. Auch hier soll die anfangs 
erwähnte Ornamentierung, als die Überführung von mathematischen Gesetzen in die 
visuelle Wahrnehmung, eine zentrale Position einnehmen. Die Verdichtung des indirek-
ten Lichtes / des AmbilightTM, über die Oberflächentextur (eine Partikel-Animation) des 
Screens, ganz so als ob es sich um ein optisches Instrument handelt, das ein Restlicht 
bündelt. Zudem können die Partikelbewegungen auch an einen Defekt erinnern, dies 
wird durch die Platzierung des Cinema21:9 in Hochformat und eher etwas provisorisch 
an die Rückwand gelehnt, zusätzlich unterstrichen. Auch erwähnenswert ist die Position 
frontal zur Eingangstür, die Proportionen entsprechen in etwa der Tür, bei einer Höhe 
von 150 cm, dies lässt den Screen auch als ‘Stargate’ erscheinen, das durch den Körper-
bezug einen Zutritt suggeriert, aber ohne eine Räumlichkeit zu entwerfen.








Semesterfazit                                                                                                                                                                                                            Amos Bollag
                                                                Bildende Kunst


2. Semester


In diesem Semester habe ich verschiedene, meist bestehende Projekte weiterverfolgt. Alle Werke sind in Zusammenarbeit mit anderen Künstlern entstanden.


Style Wars 2


Ich arbeite weiterhin am Film Style Wars 2. Das Projekt nähert sich langsam dem Ende. Ich habe zusammen mit einem Cutter einen ersten Rohschnitt erstellt.  Wir waren an verschiedenen 
Orten, um einige Szenen nach zu drehen, u.a. in Israel, Berlin und New York. Ein besonders wichtiger Schritt war es, den Regisseur von "Style Wars" zu treffen und ihm unser Projekt 
vorzustellen.


Postcards


Jedesmal wenn mein Partner Veli und ich einen Ort bereisen, zeichnen wir weiterhin eine Postkarte/Einladungskarte, welche wir per Facebook und/oder per Post verschicken. "Veli and 
Amos live on the streets in... " Die Aufführungen sind meistens spontan. Man kann uns bei grandiosen Filmdrehs, Konzerten, Musikaufnahmen, Animationen oder einfach betrunken auf der 
Strasse erblicken. Hauptsache "live on the streets".


Scare crows


Viele Leute sagen, New York ist nicht mehr das, was es einmal war. Die Stadt sei aufgeräumt worden, die Graffiti sind verschwunden, die Leute sind eingeschüchtert, etc.  Wir haben in New 
York Polizisten aus Stroh gebastelt und in der Stadt aufgestellt. Sie sollen die modernen, urbanen Vogelscheuchen darstellen. Die Intervention spielt auch mit der Redewendung "Stroh im 
Kopf haben" und wie einfach Stroh brennen kann.


Clean trains


Auf den Dächern von Zürich ist seit kurzem ein New York Subway yard zu erkennen. Einer jedes Graffitikünstlers groesster Traum ist es, die New Yorker U-bahn zu besprühen.
Nun muss man nicht mehr nach New York fliegen, man kann seinen Traum nun auch in Zürich verwirklichen. Ich sehe die Züge als einen Ausstellungsfläche. Sie bietet Künstlern die 
Möglichkeit auszustellen. In dieser Hinsicht sehe ich mich sowohl als Gallerist wie auch als Kurator dieser Ausstellung, denn ich entscheide auch was bleibt und was geputzt werden soll.


Urban museum


Im unteren Letten befindet sich ein neues Museum unter freiem Himmel. Es hängen dort u.a. Bilder von Mondrian, Picasso, Klimt, Klee, Miro, Rothko. Neben den Meistern der klassischen 
Moderne sind ein paar Graffitikünstler dem Museum untergejubelt worden. Kuenstler wie Seen, Banksy, aber auch wichtige Namen fuer die Subkultur wie Andy Warhol, Keith Haring etc.
Das Werk stellt Fragen nach der Bedeutung von Graffiti in der zeitgenössischen Kunst? Gehoeren Graffiti ins Museum? Wohin dann? Die ganze Ausstellung ist mit Graffiti Technik 
ausgeführt und im urbanen Kontext angesiedelt. Die Idee ist es nicht durch die Ausstellung laufen zu muessen. Man kann in der Badehose kommen und sich durch das Museum treiben 
lassen. Das Werk soll auch etwas bieder wirken, denn das spezielle an Graffiti ist, sie sind nicht gerahmt. Die Wand wurde vorher weiss gestrichen und durch die Rahmung erhaelt das 
Werk den Anschein, als wäre es legal.  


Riff Raff Wand


Jedes Jahr duerfen andere Kuenstler die Wand vom Riff Raff Garten gestalten. Dieses Jahr erhielten Veli und ich den Auftrag. Auf unserem Bild stellen Mauern ein zentrales Motiv  dar. 
Mauern zwischen Menschen, sie koennen physisch, aber auch psychisch sein. Es war uns wichtig, im Vergleich zu den Vorgaengern eine nicht rein dekorative Wand, sondern auch eine 
narrative zu gestalten. 
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Frühlingssemester 2010 
 
 
Video „ohne Titel“ 
Die Videoarbeit zeigt das Eintauchen in einen menschlichen Körper und die Kamera scheint 
zwischen Körperflüssigkeiten, Organen und Knochen durch ein simuliertes Inneres zu fliessen, 
taucht wieder an die Hautoberfläche auf und erneut hinein. Es ist meine eigene Vorstellung des 
Innenlebens, ohne jeglichen Anspruch auf Ähnlichkeit zu medizinischen Bildern. Dennoch kön- 
nen die Aufnahmen vom Betrachter als Körperinneres gelesen werden. 
  
„Erinnerungen an das Diffuse“ (Audio) 
In den 80er Jahren gab es auf Kassette das Märchen „hinterem Mond, vorem Mond“. Ich habe das 
Märchen aus Fragmenten, an die ich mich aus der Kindheit erinnern kann, zusammen geschnitten 
und von 45 Minuten blieben 2 Minuten. Das Wesen „Cocolor“ war im Märchen undefinierbar und 
wird, durch die ausschliessliche Verwendung meiner Erinnerungsfetzen, wichtiger und die gesamte 
Geschichte noch unfassbarer. 
Ist es besser, wenn wir manchmal keine Erklärung erhalten oder Dinge vergessen? Wenn wir eine 
fiktive Welt haben, ohne dass uns die Vernunft oder die Wissenschaft Grenzen setzt? Ich frage mich 
nach unserem Umgang mit dem Unerklärbaren und Diffusen.  
 
„Mikroillusionen“ (Malerei / Zeichnen) 
Inspiriert vom Thema in der Theorie, beschäftige ich mich mit Bildgebungsverfahren in der Me- 
dizin, insbesondere in der Mikrobiologie. Diese Bilder werden anhand von Körpersignalen sowie 
Annahmegrössen berechnet und sind Konstruktionen. Bei meinen neuen zeichnerischen und 
malerischen Arbeiten dienen mir mikrobiologische Bilder als Ausgangspunkt zu eigenen Form-  
und Farbkonstruktionen, die eine neue Ansicht ermöglichen. Die Papiere sind unterschiedlich im 
Format bis zu einer maximalen Grösse von DIN A4. Für die fortsetzende Arbeit suche ich noch 
nach geeigneten Präsentationsformen. 
 
Weiter setzte ich mich mit dem Werk „Selbstlos im Lavabad“ von Pipilotti Rist auseinander. Mich 
interessiert, wie Rist die Dringlichkeit, Unsichtbarkeit, Ironie, Leibhaftigkeit und Weiblichkeit 
gleichzeitig ausdrückt und ich versuchte, mittels Zeichnung zur eigenen Arbeit zu gelangen. Über 
die Grössenveränderung des Papiers bin ich zurück zur Inhaltsfrage gekommen und das Resultat  
ist eine beinahe unsichtbare Bleistiftzeichnung. Wenn man das Papier nah betrachtet, sieht man 
ansatzweise eine masturbierende Frau und somit insgesamt erneut eine Verbindung der erwähnten 
Themen. 
 
 
Ich arbeite mit sämtlichen Medien weiter, mit Fragen zum Körper, zum Organischen und dem 
Weiblichen sowie zu individuellen Vorstellungsmöglichkeiten bis hin zur Utopie.  





