
VORWORT

Halten Sie inne, tauchen Sie ein.
Die Internationalität ist ein wesentliches 
Charakteristikum unserer Ausstellungs - 
reihe freiraum quartier21 INTERNATIONAL. 
Bei den interdisziplinären Gruppen-
ausstellungen, die in Kooperation mit dem 
Bundesministerium für europäische und 
internationale Angelegenheiten realisiert 
werden, sind unter anderem KünstlerInnen 
und KuratorInnen beteiligt, die über  
das Artist-in-Residence Programm  
des quartier21 eingeladen werden. Auf 
diese Weise bieten die Ausstellungen,  
die bei freiem Eintritt zu besuchen sind,  
eine inhaltliche Ergänzung zum vielfältigen 
Programm in unserem Kulturareal. 

Mit „Dive and Run“ hat Kurator Matthias 
Deumlich nun eine Schau rund um das 
widersprüchliche Bild des Tauchens und 
Laufens nach Wien gebracht. Tatsächlich 
kreiert bereits der Gedanke an dieses Bild  
ein Gefühl des körperlichen Unvermögens, 
eine Ahnung der Grenzen. In Zeiten von 
„höher, besser, schneller“ kein unange-
nehmes Gefühl. Zumindest ein Gefühl, dem 
man nachspüren möchte. Die künstlerischen 
Arbeiten elf internationaler KünstlerInnen 
werden diese Grenzen im übertragenen wie 
auch im direkten Sinn ausloten.

Ein abwechslungsreiches Rahmenprogramm 
gehört bei unseren Ausstellungen bereits  
zur Tradition. Besonders die Kinderwork-
shops erfreuen sich – wohl nicht zuletzt 
aufgrund der ungewöhnlichen Themen und 
Zugänge – großer Beliebtheit. Den Jungen 
Europäischen Föderalisten ist zu danken, 
dass auch diesmal ein Kinderworkshop unter 
dem Titel „Türme im Wind“ realisiert werden 
kann.

„Dive and Run“ ist die erste von drei  
großen Projekten, die 2013 im freiraum 
quartier21 INTERNATIONAL stattfinden 
werden. Die Schau will die Notwendigkeit  
der Verlangsamung und des Innehaltens 
angesichts einer weltumfassenden Rasanz 
zum Ausdruck bringen. 

In diesem Sinne: 
Halten Sie inne, tauchen Sie ein.
 
Christian Strasser 
Direktor MuseumsQuartier Wien
 
Herzlichen Dank an:
Botschafter Dr. Martin Eichtinger  
(Bundesministerium für europäische  
und internationale Angelegenheiten) 
unsere Partner und Sponsoren 
Daniel Gerer  
(Bund Europäischer Jugend/ 
Junge Europäische Föderalisten) 
alle beteiligten Künstlerinnen und Künstler 
Kurator Matthias Deumlich

FOREWORD

Step Back, Dive In
Internationalism is a key characteristic  
of our exhibition series freiraum quartier21 
INTERNATIONAL. Participants in the 
interdisciplinary group exhibitions staged  
in cooperation with the Federal Ministry  
for European and International Affairs  
include artists and curators who are invited 
through the Artist-in-Residence program  
of quartier21. As a consequence, the 
exhibitions, which are offered free of charge, 
represent an important addition to the 
already widely varied program at our cultural 
complex. 

In “Dive and Run,” curator Matthias  
Deumlich brings the contradictory image  
of diving and running to Vienna. The  
thought conjured up by this image creates  
a sensation of physical impossibility, a notion 
of limitations. In times of “higher, better, 
faster,” it’s a welcome feeling – or at least  
it’s something you want to explore in more 
depth. Works by eleven international artists 
take a close look at these limitations, both 
figuratively and literally.

A richly varied accompanying program is 
already a tradition for our exhibitions. The 
children’s workshops are especially popular, 
not least because of the unusual themes  
and approaches they introduce. Thanks  
to the Young European Federalists, this 
exhibition will be accompanied by a 
children’s workshop titled “Towers in the 
Wind.”

“Dive and Run” is the first of three major 
projects taking place at freiraum quartier21 
INTERNATIONAL in 2013. The show 
will examine the necessity to slow down  
and step back in the face of worldwide 
acceleration.

So step back, dive in.
 
Christian Strasser 
Director, MuseumsQuartier Wien
 
Thanks to:
Ambassador Dr. Martin Eichtinger 
(Federal Ministry for European and  
International Affairs) 
Our partners and sponsors 
Daniel Gerer  
(Union of European Youth/ 
Young European Federalists) 
All of the participating artists 
Curator Matthias Deumlich

DIVE AND RUN 
 
Der unter Wasser schwimmende Elefant 
verkörpert den Widerspruch zwischen 
kolossartiger Schwere und schwebender 
Leichtigkeit, mit dem das Paradoxon „Dive 
and Run“ als Ausstellungsthema umrissen 
wird. Das Paradoxon bildet die Ausgangs-
basis für diese Ausstellung, weil es nicht  
nur eine Metapher ist, sondern auch ein 
körperlich leicht vorstellbares Unterfangen, 
gegen den Widerstand der Materie und  
dazu noch unter Wasser rennen zu müssen. 
Das Bild der sich widerstrebenden Kräfte 
zwingt zur Verlangsamung, zum Innehalten 
und Räsonieren, während der Elefant  
als schwimmender Koloss ein Bild von 
erhabener Schönheit und Poesie ist. 

Die Retardierung in einer allseitig be- 
schleunigten Wirklichkeit durch eine welt- 
umspannende Kommunikationstechnologie 
– ein Teil der Produktivkraftentwicklung – 
lässt an Paul Virilio denken, der bereits in den 
1980er-Jahren einen eklatanten Widerspruch 
zwischen der menschlichen Fähigkeit zur 
Wahrnehmung, Informationsverarbeitung und 
Entwicklungsgeschwindigkeit von Prozessen 
in der Welt feststellte, die letztendlich – auch 
das ein Paradox – vom Menschen selbst 
vorangetrieben werden. Auch wenn Paul 
Virilios Aufforderung zur Entschleunigung 
illusionär ist, so kann sie zumindest in der 
Kunst simuliert werden, um sich der eigenen 
Existenzbedingungen zu versichern und 
einen Prozess der Reflexion zu initiieren. 

„Dive and Run“ soll als Bild und als Auf-
forderung verstanden werden, über den 
tagespolitischen Umgang mit der aktuellen 
gesellschaftlichen wie auch globalen Krise 
hinaus, grundsätzlich über Werte, Funktion 
und Ziele von Menschsein und Gesellschaft 
nachzudenken. Dive and Run soll einen 
Raum des Transitorischen im philoso-
phischen Sinne öffnen und konkret in einer 
Ausstellung schaffen. In dieser gedanklichen 
Sphäre, oder besser in diesem Zustand, 
erscheinen Dinge möglich, die im Rhythmus 
des Alltags unmöglich sind. Plötzlich stellen 
sich neue Fragen, ergeben sich neue 
Möglichkeiten und alte, gewohnte Denk-
ansätze lassen die Patina der Abnutzung  
und der Antiquiertheit erkennen. Dies ist der 
produktive Ort, an dem sich neue Chancen 
eröffnen und Möglichkeiten durchgespielt 
werden können. Die Kunst, freigesprochen 
von einem vermessenen Prinzip des Höher, 
Schneller, Weiter, kann hier Möglichkeiten 
zeigen und spielerisch Hinweise auf un-
konventionelle Denkansätze liefern. Beispiele 
dieser künstlerischen und spielerischen Form 
des praktizierten Denkens will Dive and Run 
präsentieren. 
 
Matthias Deumlich 
Kurator

DIVE AND RUN  
 
The elephant swimming under water 
embodies the contradiction between colossal 
heaviness and buoyant lightness, and  
as such echoes the paradox defining  
the theme of the exhibition: “Dive and Run”. 
This paradox was chosen as the starting 
point for the exhibition because beyond 
being a metaphor, it is also easy to imagine 
physically what it would be like to have to  
run underwater and against the resistance  
of the material. The image of resisting  
forces compels us to slow down, to stop  
and reflect, while the image of the elephant 
as a swimming colossus conveys a sense  
of exquisite beauty and poetry.

The act of slowing down in a reality that  
is accelerating all around us as a result of 
global communications technology – as  
part of the development of productive forces 
– is reminiscent of the cultural theories of  
Paul Virilio. As early as the 1980s, Virilio 
noted a striking contrast between the human 
capacity to perceive and process information 
and the speed of development of processes 
in the world, which ultimately – as yet another 
paradox – is driven by humans themselves. 
Paul Virilio’s call to slow down may well 
illusionary, but it can at least be simulated in 
art as a means to gain a sense of affirmation 
of our existence and initiate a process of 
reflection.  
 
“Dive and Run” is meant to be understood  
as an image and a challenge to really think 
about the fundamental values, functions,  
and goals of humanity and society – beyond 
the approach of everyday politics to the 
current social and global crisis. Dive and Run 
attempts to open a space in the transitory 
and philosophical sense and concretely 
create it within an exhibition context. In this 
mental sphere, or rather in this condition, 
things appear possible that in the rhythm  
of everyday life are not viable. Suddenly  
new questions arise, new possibilities open 
up, and habitual thought processes reveal 
the patina of erosion and antiquation. This  
is the productive place where we have a 
chance to explore new opportunities and 
possibilities. Absolved from the principle  
of higher, faster, farther, art can show us 
something different and give us playful 
indications of unconventional approaches. 
Dive and Run presents examples of this 
creative and playful form of conscious 
thought. 
 
Matthias Deumlich 
Curator 
 
 
 

DATES
all events are free of charge 
 
Exhibition Opening 
March 6, 2013, 7pm 
 
Duration 
March 7 to April 24 
Opening hours:  
Tuesday through Sunday 1 to 7pm 
Free admission 
 
Side program 
 
Workshop, Reading
March 16, 2013 
11am to 4pm 
Children’s Workshop “Towers in the Wind” 
with Matthias Deumlich.
Info and registration: office@mqw.at 
Location: Foyer Arena21 
In cooperation with Bund Europäischer 
Jugend/Junge Europäische Föderalisten 
(BEJ/JEF) 
 
March 17, 2013 
3pm 
Reading “Der schwimmende Österreicher” 
with Lore Stefanek.  
Info and registration: office@mqw.at 
Location: freiraum quartier21 INTERNATIO-
NAL 
 
Last day of exhibition 
April 24, 2013 
 
Organizer 
quartier21/MuseumsQuartier Wien 
 
Coordination
freiraum quartier21 INTERNATIONAL 
Elisabeth Hajek 
 
Curator
Matthias Deumlich 
 
Texts
Matthias Reichelt  
Matthias Deumlich

Copy Editing 
Belinda Hummel 
Julia Rehberger 
 
Translation
Susan Schwarz 
 
Graphic Design 
Dorothea Brunialti 
 
Links
www.quartier21.at 
 
The “freiraum quartier21 INTERNATIONAL” 
series is organized in cooperation with the 
Austrian Federal Ministry for European and 
International Affairs and other partners from 
Austria and abroad.

07.03. bis 24.04.2013 // Di bis So 13 bis 19 Uhr // Eintritt frei
freiraum quartier21 INTERNATIONAL // MuseumsQuartier Wien 

www.quartier21.at // www.motimuseum.nl 

DIVE AND RUN

EINTRITT FREI

T
he

 T
en

 C
o

m
m

an
d

m
en

ts
 ©

 C
o

ns
ta

nt
in

o
 C

ie
rv

o



freiraum quartier21 INTERNATIONAL // MuseumsQuartier Wien
07.03. bis 24.04.2013Di bis So 13 bis 19 Uhr, Eintritt frei

DIVE AND RUN

CONSTANTINO CIERVO [ITA]
*1961 in Naples (ITA),  
lives and works in Berlin (GER). 
www.ciervo.org 
 
Costantino Ciervo ist ein multimedialer 
Künstler, der überwiegend mit Video, 
Fotografie und Elektronik skulpturale Objekte 
und Installationen baut. Ciervos Arbeiten 
kreisen um zentrale Begriffe wie Freiheit, 
Macht, Information und Repression und 
setzen sich kritisch mit der modernen 
Gesellschaft auseinander. Seine Installation 
„The Ten Commandments“ (Die Zehn 
Gebote) zeigt die Silhouette eines rennenden 
Mannes umgeben von zehn zentralen Termini 
in roter Neonschrift, die vom italienischen 
Manager Luca Cordero di Montezemolo  
als prägende Parameter für die wirtschafts-
orientierte Gesellschaft formuliert wurden. 
Allerdings zielen diese Werte auf Indivi-
dualisierung, auf privaten Gewinn und 
Profit maximierung ab. Damit konterkarieren 
sie die für eine soziale Gesellschaft ent-
scheidenden Werte wie z.B. Selbstlosigkeit, 
Partizipation, Solidarität, Liebe, Austausch 
und Koopera tion. Die Figur verkörpert Tempo 
und Anstrengung, die uns diese „Gebote“ 
auferlegen, und die Tatsache, dass sie uns 
nicht zur Ruhe kommen lassen. Walter 
Benjamin hat bereits 1921 den „Kapitalismus 
als eine reine Kulturreligion“ definiert, „in 
dem es keinen Tag [gibt], der nicht Festtag  
in dem fürchterlichen Sinne der Entfaltung 
allen sakralen Pompes“ ist. 
 
Costantino Ciervo is a multimedia 
artist who builds sculptural objects and 
installations using mainly video, photography, 
and electronics. Ciervo’s work revolves 
around central themes like freedom, power, 
information, and repression and takes a 
critical look at modern society. His installation 
“The Ten Commandments” shows the 
silhouette of a running man surrounded  
by ten words in red neon letters that Italian 
manager Luca Cordero di Montezemolo  
identified as formative parameters for  
a business-oriented society. But because 
these values are targeted at individualization, 
personal gain, and the maximization of 
profits, they undermine values that define  
a social society, like altruism, participation, 
solidarity, love, exchange, and cooperation. 
The figure embodies the pace and effort  
that these “commandments” inflict upon  
us and the way they prevent us from finding 
peace. As early as 1921, Walter Benjamin 
referred to capitalism as a religion in which 
there is “no day that would not be a holiday 
in the awful sense of exhibiting all sacred 
pomp – the extreme exertion of worship.”

MATTHIAS DEUMLICH [GER] 
*1962 in Berlin (GER),  
lives and works in Berlin. 
www.matthias-deumlich.de

Licht, Klang, Projektion und Bewegung  
sind wichtige Bestandteile im Werk des 
Multi media- und Objektkünstlers Matthias 
Deumlich. Seine gefalteten Papierschiffchen, 
angetrieben von allseitig platzierten  
Venti latoren, schlagen anarchisch endlose 
Kapriolen über einer Wasser suggerierenden 
Glasscheibe. Ganz anders der „German-
sushi-Tisch“, dessen Titel ein Aufeinander-
treffen verschiedener Kulturkreise verheißt. 
Eine mit dunklen Metallschalen bestückte 
Tafel lädt zu einem festlichen Mahl ein. Das 
Motiv eines mit Seerosenblättern bedeckten 
Teiches wird unmerklich durch fünf Schalen 
hindurch auf über dem Tisch hängende, 
transluzide Acrylspiegel projiziert und auf  
die Tischplatte zurückgeworfen. Die Spiegel 
lassen einen Teil des Lichts zur Decke des 
Raums hin passieren. Es entsteht ein sowohl 
angenehmer als auch exotisch anmutender 
Eindruck, der vom Sound prasselnden 
Regens und eines Sturms begleitet wird.  
Der Klang des Unwetters, der unmittelbar  
auf die Tischoberfläche gegeben wird,  
und das Ausbleiben der Gäste münden  
in eine ambivalente Stimmung, changierend 
zwischen poetischer Schönheit und  
bedrohlicher Apokalypse.

Light, sound, projection, and movement are 
important aspects of the work of multimedia 
and object artist Matthias Deumlich. His 
folded paper ships, driven by fans placed  
all around them, cavort anarchically across  
a pane of glass reminiscent of water. Another 
piece, “Germansushi-Tisch” (German sushi 
table), takes a totally different approach. As 
its title suggests, it is a tribute to the meeting 

of disparate cultures. A table is set with dark 
metal bowls in anticipation of a festive meal. 
The motif of a pond covered in lily pads is 
subtly projected through five of the bowls 
onto a translucent acrylic mirror suspended 
over the table and reflected back onto the 
tabletop. The mirrors allow part of the light  
to pass through them and onto the ceiling.
The result is a pleasant and exotic impression 
accompanied by the sound of the patter  
of rain and a storm. The sound of the storm, 
transmitted on the surface of the table,  
and the absence of the guests produce  
an ambivalent mood alternating between 
poetic beauty and threatening apocalypse.

ROBERT JACOBSEN [GER] 
*1963 close to Hamburg (GER), lives and 
works in Nettlingen and Berlin (both GER). 
 
In Robert Jacobsens Werk gehen Kinetik und 
Ton eine Liaison ein. Seine Arbeiten setzen 
sich aus allen möglichen Materialien zusam-
men, darunter auch zufällige Funde, bekannt 
als Objets trouvés. Einige daraus entstehen-
de Installationen hängen schwebend im 
Raum. Das hier gezeigte „Drum-Cymbal-
Mobile“ besteht aus einer Basstrommel  
mit transparentem blauen Resonanzkörper 
am einen Ende und einem aufgesteckten 
Cymbal/Schlagzeugbecken am anderen 
Ende einer Stange. Beide Instrumente 
verschmelzen in dem genau tarierten Objekt 
zu einer Klangskulptur. Der Ventilator zieht 
das Mobile zwei Minuten auf, stoppt und das 
Mobile dreht seine Runden in umgekehrter 
Richtung. Dabei durchkreist das transparente 
Blau der Trommel den Raum und scheint das 
Cymbal zu verfolgen. Die Percussion wird 
durch ein genau ge-timetes Relaissystem 
gesteuert, das wiederum die Motoren 
aktiviert. Mit wenigen genau gesetzten,  
sich immer wieder leicht in der Rhythmik 
modulierenden Schlägen auf Drum und 
Cymbal schafft es Jacobsen, den Raum mit 
einem minimalistisch anmutenden Sound  
zu füllen. Der „Timpani-Player“, eine andere 
Skulptur, spielt eine Komposition eines 
virtuellen Spielers, dessen Spiel auf die Haut 
der Timpani projiziert wird. Zwei Filzschlägel 
spielen ganz sanft dazu.

Robert Jacobsen’s work is a liaison between 
kinetics and sound. He combines all kinds  
of materials, including accidental finds or 
objets trouvés. Some of the installations 
created with these materials hang suspended 
in space. The piece shown here, “Drum – 
Cymbal – Mobile,” consists of a bass drum 
with a transparent blue resonating chamber 
on one end and a cymbal attached to the 
other. Both instruments merge together  
in an accurately counterbalanced object  
to form a sound sculpture. A fan winds the 
mobile for two minutes, then stops, and the 
mobile turns in the opposite direction. The 
transparent blue of the drum circles through 
the room in the process and seems to chase 
after the cymbal. The percussion is controlled 
through an accurately timed relay system  
that in turn actives the motors. With a few 
precisely placed beats on the drum and 
cymbal that keep modulating slightly in the 
rhythm, Jacobsen succeeds in filling the 
space with a sound that comes across as 
minimalistic. A different sculpture, “The 
Timpani-Player,” plays a composition by a 
virtual musician whose playing on the skin of 
the timpani is projected. Two felt drumsticks 
softly accompany the music.

INGOLF KEINER [GER] 
*1965 in Munich (GER),  
lives and works in Berlin (GER). 
www.ingolfkeiner.com

Ingolf Keiners Werk umfasst sowohl Installa-
tionen als auch Videos und Performances. 
Ein durchgängiges Thema in seinen Arbeiten 
ist die Katharsis des Menschen, sein Kampf 
mit sich und den Naturgesetzen, der von 
Scheitern begleitet ist. „Hochmut“ – eine  
der sieben Todsünden – „kommt vor dem 
Fall“, wie die Bibel lehrt, könnte das Motto 
von Keiners installativer Arbeit „Fall“ sein. 
Der Sturz des Ikarus aus der griechischen 
Mythologie wird mit Material und dem 
Dresscode der Moderne umgesetzt und 
in die Gegenwart überführt. Ein Mann  
im schwarzen Anzug hängt in der geo-
metrischen Konstruktion aus Aluminium-
stangen, die ihn als Transformation seines 
eigenen Kopfes im Raum festhält. In dem 
Video „Nebel“ taucht Keiner inmitten einer 
vernebelten Landschaft seinen Kopf in eine 
Wassertonne, begleitet von Tönen wie aus 

einer Tropfsteinhöhle. Beim Auftauchen 
befindet er sich in derselben, diesmal 
sonnendurchfluteten Berglandschaft.  
Er beginnt zu laufen. An einem Bergsee  
löst sich surrealerweise sein Spiegelbild  
im Wasser von der Figur und beginnt ein 
Eigenleben, um am Ende zur Person 
zurückzufinden. Was ist Traum – was ist 
Realität? Bevor wir die Frage klären können, 
fängt der Loop von vorne an.

Ingolf Keiner’s work encompasses both 
installations and videos and performances.  
A recurrent theme in his work is the catharsis 
of humanity, our battle with ourselves and  
the laws of nature, and the accompanying 
failure. “Pride,” one of the seven deadly  
sins, “comes before the fall,” says the Bible. 
It could well be that this Biblical adage 
inspired Keiner’s installation titled “Fall.”  
The fall of Icarus from Greek mythology  
is depicted in contemporary material with  
a modern dress code and so transported  
to the present. A man in a black suit is 
hanging in a geometric construction made of 
aluminum poles that traps him in space as a 
transformation of his own head. In the video 
“Nebel” (Fog), Keiner dunks his head in a 
barrel of water in the middle of a foggy 
landscape to the accompaniment of sounds 
resembling water dripping in a cave. When 
he emerges he finds himself in the same 
mountain landscape, except that it is flooded 
with sunlight. He starts to run. When he 
reaches a mountain lake, his reflection 
surrealistically breaks free and starts a life  
of its own, only to find its way back to the 
person in the end. What is dream? What is 
reality? Before we can find an answer to the 
question, the loop starts from the beginning 
again.

EDGAR LECIEJEWSKI [GER] 
*1977 in Berlin (GER),  
lives and works in Leipzig (GER). 
www.edgarl.de  
 
Der Fotograf Edgar Leciejewski erforscht  
in seiner Arbeit fotografische Techniken  
und experimentiert sowohl mit Analog- als 
auch Digitalfotografie. Bei einem längeren 
Stipendium 2010 in New York City hielt er  
die Stadt aus seiner Perspektive als Neu-
ankömmling und Fremder bewusst mit einer 
billigen Digitalkamera fest. Dieses Verfahren 
unterscheidet sich von seiner üblichen 
Methode, Sujets sorgfältig zu planen und  
zu inszenieren und sie unter Verwendung 
einer professionellen Ausrüstung abzulichten. 
Beim Durchstreifen der Stadt und seiner fast 
tagebuchhaften Dokumentation ist auch das 
Bild „think different“ im Fahrstuhl des Empire 
State Building entstanden. Mit der digitalen 
Kamera seines Mobiltelefons fotografierte  
er die digitale Stockwerk-Anzeige und hielt 
diesen Vorgang mit einer anderen Kamera 
fest. Die auffällige Differenz zwischen der 
Anzeige und dem Foto in der Handykamera 
markiert die Geschwindigkeit der Bewegung, 
die auch für die Kamera zu schnell zu sein 
scheint. Oder haben wir es hier mit einem 
Fake zu tun, das uns auf eine falsche Fährte 
führen soll? Im Titel fordert Leciejewski den 
Betrachter zu einem anderen Denken auf, 
lässt aber offen, in welche Richtung es sich 
bewegen soll.  

Photographer Edgar Leciejewski explores 
photographic techniques and experiments 
with both analog and digital photography. 
While living in New York City on a scholarship 
in 2010, he recorded his impressions of the 
city as a newcomer and stranger, deliberately 
using a cheap digital camera. In doing so, he 
departed from his usual method of carefully 
planning and setting up his subjects and 
lighting them with professional equipment. 
Wandering through the city, he documented 
what he saw with diary-like spontaneity, 
including the image “think different,” taken  
in the elevator of the Empire State Building. 
For this shot, he photographed the LED 
display in the elevator with the camera on  
his mobile phone and recorded the process 
with another camera. The striking difference 
between the elevator display and the image 
on the cell phone marks the speed of 
movement, which seems too fast even  
for the camera to capture. Or is this a fake  
setup attempting to mislead us? In the  
title, Leciejewski urges the viewer to think 
differently, but leaves it open in which 
direction their thoughts should go.  
 

INGEBORG LÜSCHER [GER/SUI] 
*1936 in Freiberg, Sachsen (GER),  
raised in Berlin (GER), lives and works  
in Tegna, Tessin (SUI). 
 
Die multimedial arbeitende Künstlerin 
Ingeborg Lüscher entwickelte 2000 eine der 
Konzeptkunst zuzurechnende Arbeit und bat 
im Oktober desselben Jahres Spieler vom 
SC St. Gallen sowie von den Grasshoppers 
aus Zürich für zwei Halbzeiten à 25 Minuten 
ins Winterthurer Stadion. Alle 22 Spieler 
wurden mit grauen bzw. dunkelblauen 
Anzügen der italienischen Designermarke 
Trussardi sowie mit Hemden und Krawatten 
eingekleidet. Bewusst war der Dresscode  
der Welt des Managements gewählt, um die 
Analogie der Persönlichkeitsstrukturen und 
der Kämpfe auf dem Platz und in der Welt 
der Banken und Konzerne herzustellen. 
Kampfgeist, Verbissenheit, Geschwindigkeit, 
Konkurrenz, Teamfähigkeit und schnelle 
einsame Entscheidungen sind in beiden 
Kontexten gefordert. Der FIFA-Schiedsrichter 
Urs Meier sowie der Sportmoderator Beni 
Thurnheer waren ebenso mit von der Partie. 
Übrigens trafen beide Mannschaften später 
beim Spiel um den Meisterschaftstitel 
aufeinander. Aus dem Filmmaterial von zehn 
um das Spielfeld positionierten Kameras 
wurde ein Video geschnitten. Während des 
Spiels wechseln die Koalitionen, Handys 
werden gezückt und gleich geht es wieder 
über in ein Gerangel, das – in der Welt des 
Managements ebenso wie in der Politik – 
nicht ohne Fouls und Krawattengezerre 
vonstatten geht. Mal fliegt ein Aktenkoffer 
durch die Luft, der beim Aufschlag Papiere 
preisgibt, mal geht ein Laptop ins Netz. Die 
teuren Anzüge zeigen im Lauf des Spiels 
deutliche Spuren, die bei Management und 
Politik in der Psyche der „Player“ zu finden 
sind.

In 2000, multimedia artist Ingeborg Lüscher 
developed a conceptual art piece and in 
October of the same year asked players from 
FC St. Gallen and the Grasshoppers from 
Zürich to come to the Winterthur stadium  
for two 25-minute half times. All 22 players 
were dressed in grey or dark blue suits made 
by Italian designer brand Trussardi as well  
as shirts and ties. The dress code from  
the world of management was consciously 
selected to represent the analogy between 
personality structures and battles on the 
playing field and in the world of banks and 
corporations. Fighting spirit, determination, 
speed, competition, team spirit, and quick 
decisions are required in both contexts. FIFA 
umpire Urs Meier and sports commentator 
Beni Thurnheer participated as well.  
The material from ten cameras positioned 
around the playing field was condensed into 
a video. During the game, collations change, 
players pull out their cell phones and then  
a skirmish begins that just as in the world  
of management and in politics entails plenty 
of fouls and tie-yanking. A briefcase sails 
through the air, bursting open and spewing 
papers, then a laptop ends up in the net. In 
the course of the game, the expensive suits 
show definite signs of wear that are reflected 
in the psyches of the players representing 
management and politics.
 
ALEXANDRA RANNER [GER] 
*1967 in Berlin (GER),  
lives and works in Berlin. 
 
Alexandra Ranners Werk umfasst Video, 
Fotografie und Installationen. In dem hier 
gezeigten Video „Ich habe genug“ (2005)  
verbindet Ranner zwei konträre Grundmotive 
miteinander. Der Kopf eines Mannes treibt  
in einem Fluss ähnlich Orpheus’ Haupt im 
Hebros, wie es in der griechischen Mytho-
logie erzählt wird. Orpheus’ abgeschlagener 
Kopf sang weiter. Hier singt der abgeschla-
gene Kopf des Mannes die titelgebende 
Bach-Kantate „Ich habe genug“, die nach 
einem erfüllten Leben der Freude das 
nahende Ende zum Ausdruck bringt. Das 
Thema des geköpften Orpheus wird durch 
die besungene Sehnsucht nach dem Tod  
zu einem ambivalenten Bild komprimiert. 
Alexandra Ranner projiziert den Film in einem 
geschlossenen und nicht begehbaren Raum, 
der nur durch ein Panoramafenster einsehbar 
ist. Dadurch wird das Thema einerseits 
entrückt und andererseits theatralisch 
aufgeladen. Es drängen sich Fragen auf,  
die die Dichotomie von Leben und Tod,  
den Lebensschmerz und die Todesfreude 
betreffen.

Alexandra Ranner’s work encompasses 
video, photography, and installations. In  
the video shown here, “Ich habe genug”  
(I have enough; 2005), Ranner combines two 
contrary basic motifs. The head of a man is 
floating in a river, like the head of Orpheus  
in the River Hebrus. In the Greek mythology, 
Orpheus’s decapitated head kept singing. 
Here, the decapitated head of the man sings 
the Bach cantata “Ich habe genug” (hence 
the title of the piece), expressing the joy  
of the approaching end after a fulfilled life. 
The theme of the beheaded Orpheus is 
condensed into an ambivalent image through 
the song yearning for death. Alexandra 
Ranner projects the film in a closed room  
that cannot be entered but can only be 
viewed through a picture window. This  
device at once creates distance to the  
theme and theatrically charges it. Questions 
spontaneously arise concerning the  
dichotomy of life and death, the pain of  
life and the joy of death.

VASSILIEA STYLIANIDOU 
[GRC] 
*1967 in Thessaloniki (GRC), lives  
and works in Berlin (GER) and Athens (GRC). 
www.stylianidou.com

Vassiliea Stylianidous Werk umfasst sowohl 
Installationen als auch Fotografien und 
Videos. In vielen Arbeiten untersucht sie 
disziplinierende Strukturen wie z.B. Familie 
und Architektur sowie Geschichte und ihre 
Auswirkungen auf die Menschen. Während 
eines Stipendiums, das sie in dem kleinen 
ländlichen Ort Plüschow in Brandenburg 
verbrachte, produzierte sie eine Videoarbeit, 
in der sie das Verhältnis von privaten und 
öffentlichen Orten sowie die existenzielle 
Bedeutung von Leben, Arbeiten und Wohnen 
thematisiert. Aus diesem Video „Let’s make it 
compact“, das 2003 entstand, komprimierte 
Vassiliea Styliandidou den Ort Plüschow  
und seine Landschaft mit der Methode des 
Brandings in perfekter Waren- und Werbe-
ästhetik zur Marke. Mal als Kubus, dann  
als Ring oder zwei ineinander verschobene 
Kuben wird die Idee des Ortes und einer 
Lebensform als Design-Objekt, Logo und 
Corporate Identity samt einer dazugehörigen 
Firma präsentiert. Im Werbeclip wird der 
Ortsname zu „Plu-Show“ modifiziert und  
als Idee aller Orte propagiert. Eine computer-
generierte Stimme aus dem Off bittet die 
Interessenten, Vorstellungen zu zukünftigen 
Existenzformen, zu Fortbewegung und 
Reisen anzustellen. Der Subtext unterläuft 
somit die ironische Analogie des üblichen 
marktstrategischen Verfahrens, das alles  
zur Ware formt, und initiiert stattdessen  
ein Nachdenken über Nachbarschaft, 
kommunitäres Leben und Zukunft.

Vassiliea Stylianidous’s work encompasses 
both installations and videos and  
performances. In many pieces, she examines 
displinarian structures like families and 
architecture as well as history and its effects 
on human beings. While staying in the small 
rural town of Plüschow in Brandenburg  
on a scholarship, she produced a video in 
which she explored the relationship between 
private and public places and the existential 
meaning of life, work, and housing. Vassiliea 
Stylianidou used this 2003 video, titled “Let’s 
make it compact,” to generate a slide show 
for the exhibition that condenses the town  
of Plüschow and its landscape into a brand 
complete with a logo, a designed object,  
and a trade name. It is an expression of  
the perfection of product and advertising 
aesthetics using the methodology of 
branding. In the promotional clip, the  
town’s name is modified to “Plu-Show”  
and publicized as an idea for any location.  
A computer-generated voice off-screen asks 
prospective consumers to imagine future 
forms of existence, transportation, and travel. 
The subtext undermines the ironic analogy  
of common market strategies that make 
everything into a commodity, and instead 
inspires us to think about neighborliness, 
community life, and the future.

UNA SZEEMANN [SUI] 
*1975 in Locarno (SUI),  
lives and works in Zurich (SUI). 
BOHDAN STEHLIK [CZE] 
*1973 in Karlovy Vary (CZE),  
lives and works in Zurich (SUI).
Both have been collaborating since 2006.

Una Szeemann und Bohdan Stehlik arbeiten 
seit 2006 medienübergreifend als Künstler 

zusammen und produzieren Videos, Foto-
grafien und Installationen. Ein Grundthema 
ihrer Arbeiten ist das Verhältnis von Realität 
zu Illusion. Die Grenzen der Wahrnehmung 
auszuloten, in die Gefilde von Traum, 
Vorstellung und Surrealität vorzudringen  
und den Betrachter über den genauen Stand 
der Dinge im Ungewissen zu lassen ist eines 
der Anliegen ihrer Werke. Die fotografische 
Serie „Dark Movies“ zeigt berühmte Szenen 
einflussreicher Filme, die die Künstler mit 
Knetmasse als zur Skulptur gewordene 
Erinnerung moduliert haben. Für die Aus-
stellung entwickeln beide Künstler während 
eines Stipendiumaufenthaltes im quartier21 
eine neue Arbeit unter dem Titel „Terra 
Nullius“. Diese wird sich mit den existieren-
den Niemandsländern befassen und darüber 
hinaus Spekulationen und Utopien ent-
werfen, die anhand von Objekten plastisch 
werden.

Una Szeemann and Bohdan Stehlik  
have been working together as artists in  
a variety of media since 2006, producing 
videos, photographs, and installations.  
A fundamental theme in their works is the 
relationship between reality and illusion.  
Their work explores the boundaries of 
perception, penetrates the realms of dreams, 
imagination, and surreality, and leaves 
viewers uncertain of how things really are. 
The photographic series “Dark Movies” 
shows important scenes from influential films 
that the artists have revisited in the form of 
plasticine models that turn memories into 
sculptures. For the exhibition, the two artists 
developed a new work titled “Terra Nullius” 
during their stay at quartier21 as Artists-in-
Residence. The piece explores the theme of 
existing no-man’s-lands and also introduces 
speculations and utopias that are made 
three-dimensional through the use of objects.

TIMM ULRICHS [GER] 
*1940 in Berlin (GER), lives and works  
in Hannover, Munster and Berlin (all GER). 
 
Timm Ulrichs, der sich selbst Anfang der 
1960er-Jahre als Totalkünstler definierte und 
zu den bedeutendsten deutschen Konzept-
künstlern gehört, hat auf allen Feldern 
konzeptueller Kunst seine Spuren hinter-
lassen. Wie ein roter Faden zieht sich durch 
sein Werk die Thematisierung des Verhältnis-
ses vom Ich zur Welt. In der 2-Kanal-Video-
arbeit „Meta-Atem. Über Inspiration und 
Exspiration“ setzt Ulrichs einfach und 
überzeugend ins Bild, dass Leben gleich-
zeitig Verhauchen bedeutet. Den langfristigen 
Prozess des „Verlebens“ des Körpers und 
seines Verschwindens mit dem Tod verkürzt 
Ulrichs spielerisch mit seinem Atem, der  
sich als Luftfeuchtigkeit auf dem Bildschirm 
niederschlägt und damit Ulrichs Konterfei 
auslöscht. Das Ich steht bei Ulrichs als Pars 
pro Toto immer im Zentrum, ohne das Ganze 
aus den Augen zu verlieren. In der Arbeit 
„Stirn und Gestirne“ wird ein an der Schnitt-
fläche bezeichneter Gummistreifen von einer 
Spule auf die andere gewickelt. Dabei löst 
sich das Profil Ulrichs’ auf und wird zu einem 
Himmel voller Sterne. Ein poetisches Bild für 
den Übergang vom Mikrokosmos zum 
Makrokosmos. 
 
In the early 1960s Timm Ulrichs defined 
himself as a total artist. He is one of the  
most important conceptual artists to have 
come out of Germany and has made a 
significant mark on all fields of the genre. The 
relationship between the self and the world  
is a recurring theme throughout his oeuvre.  
In the two-channel video work “Meta-Atem: 
Über Inspiration und Exspiration,” Ulrichs 
simply and convincingly shows how life is  
a process of dissipation. Ulrichs breathes on 
the screen, fogging it up and extinguishing 
the image of his face, a playful metaphor of 
the long-term process that exhausts the body 
until it disappears. For Ulrichs, the ego is 
always at the center as a pars pro toto, and 
he never loses sight of the whole. In his work 
“Stirn und Gestirne” (Forehead and Stars),  
a rubber strip with markings on one side is 
wound from one reel to another. In the 
process, the artist’s profile dissolves and 
turns into a sky full of stars. It is a poetic 
image for the transition from microcosm to 
macrocosm.
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