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FIRE / WATER
Lichtinstallation im öffentlichen Raum, Klagenfurt 
Neonschriften, Eröffnungsaktion mit Feuerlinie
2018

Im Zuge des 500-jährigen Jubiläums der Klagenfurter Stadtschenkung 

entstand eine Installation im öffentlichen Raum, die sowohl auf dieses 

Ereignis Bezug nimmt, als auch die beiden Institutionen Architektur Haus 

Kärnten und Stadtgalerie Klagenfurt verbindet. Die Stadtschenkung durch 

Kaiser Maximilian I. ist mit einem verheerenden Brand verbunden, der 

Klagenfurt zerstörte. Im Mittelalter war die Stadt von zahlreichen Bränden 

geplagt, die aufgrund des “kläglichen Löschwesens” nicht gebändigt wer-

den konnten. Bei einem Feuer im Jahr 1514 brannte die Stadt völlig aus. 

Auf Bitten der Landstände überlies ihnen Maximilian I. die Brandruine, um 

sie als Festung auszubauen. Infolge des Wiederaufbaus fand schließlich 

das Wasser in die Stadt: der Lendkanal wurde ausgehoben um den neuen 

Stadtgraben mit Wasser zu speisen und Klagenfurt nachhaltig zu sichern. 

Die Installation greift dieses zentrale Ereignis auf und setzt die beiden 

Elemente in Beziehung zueinander: Das Feuer, das sowohl die Zerstörung 

als auch den Neubeginn der Stadt begründet und das Wasser als Schutz 

und Gegenelement, das nach der Zerstörung Einzug hielt und seither zur 

Sicherung der Stadt beiträgt.

FIRE / WATER ist eine Lichtinstallation unter Verwendung von Sprache. 

Die Begriffe „Fire“ (Feuer) und „Water“ (Wasser) werden an den Fassaden 

des Architektur Haus Kärnten und der Stadtgalerie Klagenfurt installiert. 

Sie sind als Neon-Leuchtbuchstaben in gegensätzlichen Farben ausge-

führt: Wasser in Rot und Feuer in Blau. Als Kontrapunkte stehen sich die 

Worte gegenüber und verbinden die Institutionen zugleich. Durch die 

Vertauschung der üblichen Farbzuordnung schafft die Installation eine  

Irritation. Die beiden gegensätzlichen Elemente werden so verschränkt 

und entpuppen sich als Fundament der Stadtentwicklung. Das Gegen-

satzpaar spannt ein assoziatives Feld auf, das durch die Vertauschung der 

zugeordneten Farben noch komplexer wird. Die illuminierte Wortinstalla-

tion fungiert als stadtgeschichtlicher Bezugspunkt, der auf einer Vermitt-

lungsebene weiter entdeckt werden kann. 

Zwischen den beiden Institutionen wird im Achterjägerpark eine weitere 

Leuchtschrift installiert, die den Zusammenhang der beiden Elemente er-

schließt. Die Bäume werden zum Träger der Botschaft “a city reduced to 

ash” (eine Stadt in Schutt und Asche). Zwischen dem Gegensatzpaar Feuer 

und Wasser weist der Text auf die Zerstörung durch den Stadtbrand und 

den Ursprung der Stadtschenkung hin. Die Leuchtbuchstaben werden zu 

einem fragilen Monument das sich auf den Ursprung der Schenkung be-

zieht. Dennoch bleibt der Satz mehrdeutig, da er sich auf viele zerstöreri-

sche Ereignisse der Vergangenheit und Gegenwart beziehen könnte. 

ERÖFFNUNGSAKTION

Zur Eröffnung der Installation wird eine Feuerlinie zwischen den beiden 

Lichtinstallationen entflammen. Die Aktion schafft einerseits einen Erlebnis- 

raum für die BesucherInnen und bindet andererseits den lokalen Feuer- 

schutz in das Kunstprojekt ein. In Zusammenarbeit mit der Klagenfurter  

Feuerwehr wird eine kontrollierte Brandlinie durch den Park gelegt. Sie 

wird mit einer feierlichen Zeremonie entzündet. Zuerst erleuchtet die 

Neonschrift FIRE, dann entzündet sich die Feuerlinie, das Feuer bewegt 

sich durch den Park und löst schließlich das Erleuchten des Schriftzugs 

WATER auf der gegenüberliegenden Fassade aus. 

Spuren der Brandlinie bleiben nach der Eröffnung erhalten und kontextuali- 

sieren zusätzlich die Gegenpole Feuer und Wasser. Die Rückstände der 

Feuerlinie (versengtes Gras und schwarze Spuren am Asphalt) bilden 

eine physische Verbindungslinie zwischen Architekturhaus und Stadtga-

lerie für die restliche Ausstellungsdauer. 
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URBAN REFLECTORS
Intervention im öffentlichen Raum 
Video, HD 1920 x 1080, 13 min 15 sec
2017

Urban Reflectors ist inspiriert von den silbernen Schutzfolien, die in den 

Straßen von Tokio weit verbreitet sind. Sie werden dazu verwendet Autos, 

Fahrräder und Motorräder abzudecken. Die in Japan verbreitete Gepflo-

genheit des Einwickelns und Verpackens hat eine Note von Schutz und 

Zuwendung gegenüber den materiellen Dingen. Im Video werden diese 

Silberfolien in den Randzonen der Stadt Tokio lebendig, die von Platz-

mangel geprägt ist. Als übliche Erscheinung im öffentlichen Raum Tokios 

fällt die Abdeckfolie vorerst nicht weiter auf – bis zum Moment in dem 

eine Metamorphose eintritt.

Video ansehen unter:

https://vimeo.com/247239361

Passwort: MoscowBiennale

Videostill aus URBAN REFLECTORS



BODIES OF WORK
Fotoserie
Pigmentprints, 80x120 cm auf Alu-Dibond, gerahmt
2017

 

Die Fotoserie Bodies of Work entstand in Österreichs letzter Donau-Schiffs-

werft, der ÖSWAG, die sowohl Reparaturarbeiten ausführt als auch neue 

Stahlschiffe baut. Sie hat ihr Betriebsgelände im Linzer Winterhafen. 

Hochtechnologische maschinelle Fertigung und industrielle Handarbeit 

sind in den Unternehmensbereichen „Maschinenbau“ und „Werft“ mit- 

einander verzahnt. Die Beschäftigung mit einem Industriebetrieb, in dem 

ein großes Werkstück – zu dessen arbeitsteiligem Entstehungsprozess 

viele Menschen beitragen – im Zentrum steht, ist gerade in Zeiten der 

Umwälzung von Berufsfeldern und der Zunahme immaterieller Arbeit 

reizvoll. Industrielle Arbeitsbereiche, die nicht vollautomatisiert sind, wer-

den heute oft fälschlicherweise als veraltete Arbeitsformen rezipiert und 

fallen aus der öffentlichen Wahrnehmung heraus. Dabei gerät in Verges-

senheit, wie viele handwerkliche Tätigkeiten nach wie vor im industriellen 

Fertigungsprozess eingebettet sind. Deindustrialisierungs-Prognosen, die 

diese Arbeitsformen bereits in Schwellenländer abgewandert glauben, 

verstärken das Verschwinden aus dem Blickfeld. Darin liegt ein Stück weit 

die Verwunderung vieler Menschen begründet, die eine Werft – auch 

aufgrund der Wahrnehmung Österreichs als bergiges Binnenland – an 

diesem Standort nicht vermuten. 

Die vorliegende Serie zeigt die künstlerische Auseinandersetzung mit 

dem Unternehmen über einen Zeitraum von eineinhalb Jahren, die unter  

anderem den Neubau einer Seefähre aufgreift. Oft begann ich früh- 

morgens die Schicht mit den Arbeitern und begleitete sie durch ihren  

Arbeitstag. Während ich in den ersten beiden Monaten fast täglich vor 

Ort war, fotografierte ich danach in größeren zeitlichen Abständen und 

auch außerhalb der regulären Arbeitszeiten. Nachts und an den Wochen-

enden, wenn die Hallen menschenleer sind, wandelt sich das Betriebs-

gelände zum Naturreservoir an der Donau, in dem Matrosen wie auch 

Tiere einen Hafen finden. Beeindruckend ist die Sinnlichkeit des Ortes 

auch werktags, wenn der Lärm der Maschinen durch die großen Hallen 

verstärkt wird, Metallstaub in der Luft glitzert und sich der Geruch von 

heißem Metall breitmacht. 

In der Werft zeigen sich interessante zeitliche Verschränkungen. Wenn 

die Arbeitspausen durch die Betriebssirene eingeläutet und beendet  

werden, treten die anachronistischen Züge des Ortes zutage, die auch 

durch die Konnotation der Handarbeit am Schiff und die enge Verbin-

dung von Mensch und Maschine entstehen. An vielen Stellen scheint die 

bald 180-jährige Betriebsgeschichte durch und sorgt für Rückblenden in 

eine wechselhafte Vergangenheit. 

Doch die Werft erlaubt genauso einen Zeitsprung in die Zukunft, wenn 

der Schiffsrumpf aus erhöhter Perspektive Assoziationen an Science- 

Fiction-Raumschiffe auslöst, deren Gestaltung sich stets an der Ästhetik  

der fertigenden Industrie orientiert hat. Schweißer mutieren in ihrer Schutz-

kleidung zu Raumfahrern, deren Luftversorgung über einen Schlauch in 

den Helm gepumpt wird. Das Aufgreifen der Analogien von Arbeitskluft 

und Raumanzug sowie das Motiv des (Raum-)Schiffs als Sinnbild für 

Abenteuer und Entdeckungen – aber auch für Flucht – boten die Mög-

lichkeit, den spezifischen Ort der Werft zu entkoppeln, ihn an manchen 

Stellen fotografisch der Schwerkraft zu entziehen und damit zu anderen 

Bedeutungsebenen zu gelangen. 

Der Arbeiterköper ist es, an dem die stets aktuellen Diskurse über den 

Stellenwert und die Veränderung von Arbeit verhandelt werden können. 

Nicht zuletzt die Ähnlichkeit des technologisch hochgerüsteten Arbeiter-

korpus mit der Gestalt des Cyborgs stellt Fragen zu einer Ethik in den 

Raum, die heute durch Arbeitsmigration oder die Abwanderung der  

Industrie in Billiglohnländer stärker denn je an das Thema der Arbeit ge-

bunden ist. 

Im industriellen Fertigungsprozess verschmelzen die Arbeiter mit ihren 

Werkstücken oder werden zum Scharnier zwischen Maschine und Werk-

stück. Die Flexibilität des Menschen – die Fähigkeit, situationsbezogen zu 

agieren, aber auch das Vermögen, den Körper an das Werkstück anzu-

passen – scheint sein Trumpf zu sein. Zugleich zeigt sich diese Flexibilität 

an der Abnutzung der Körper, die von der Tätigkeit versehrt werden. Die 

Arbeit schreibt sich in die Körper ein. Die Schutzkleidung deutet auf die 

Verletzlichkeit des Menschen hin und lässt die Fantasie anklingen, die 

Arbeit von Maschinen, Robotern und in der Folge von Cyborgs verrichten 

zu lassen. Die Körper der ausschließlich männlichen Arbeiterschaft in den 

Werkhallen sind weitgehend verhüllt. So wirken die nackten Kalender- 

nymphen inmitten der fliegenden Metallspäne und Funken geradezu  

unverwundbar – und somit ebenso überirdisch.  









Das Buch „Bodies of Work“ ist auf dem Postweg in den Salzburger Kunstverein. 
Ein größerer Einblick in die Fotoserie ist unter folgendem Link abrufbar:

https://oesterreich-bilder.at/portfolios/katharina-gruzei













Ausstellungsansichten Bodies of Work - Katharina Gruzei
Lentos Kunstmuseum Linz
14.06. - 19.8.2018

Ausstellungsfotos von Maschek S.





OPEN
Leuchtschrift-Installation in Baumkrone
Metallgitter mit LED-Streifen, 60 x 130 mm
Montageelement aus Stahl, Solarpanel, Technikbox mit Zeitschaltuhr
2016 

Im Sommer 2016 eröffnet auf einem Eiland zwischen den Autobahnen A1 

und A7 nahe dem Knoten Linz der Skulpturenpark Westautobahn. Eine 

Gruppe von 10 anonymen KünstlerInnen installierten ihre Werke illegal 

auf der eigentlich unzugänglichen Verkehrsinsel. Erst über eine Pres-

semeldung wurde die Existenz des Skulpturenpark publik. Der Skulptu-

renpark versammelt 10 künstlerische Positionen, die Bezug auf den Ort  

nehmen. Informationen zur Positionierung der Projekte sind einer Über-

blickstafel am Rande der Insel zu entnehmen. 

Ein Leuchtschild mit dem Text “OPEN” ragt über die Baumwipfel der Ver-

kehrsinsel hinaus. Inmitten der umlaufenden Fahrspuren wird das Projekt 

zum Hinweisschild für den Skulpturenpark. Formal greift es jene Leucht-

schilder von Raststätten und Gewerbegebieten auf, die entlang von Auto- 

bahnen sichtbar sind. Das Schild markiert eine von Lärmschutzwänden 

und Verkehrsadern isolierte Insel als vermeintlich zugänglichen Ort und 

wirft Fragen um die Grenzen des öffentlichen Raums auf. Der inselhafte 

Charakter des Ortes wird durch das “OPEN-Schild” einmal mehr hervorge-

hoben. Als solarbetriebene Installation realisiert, ist das Leuchtschild von 

einer nahegelegenen Brücke zu sehen.

OPEN
Lichtinstallation im öffentlichen Raum



Bau des Solar-betriebenen Leuchtschildes Installationsansicht bei Nacht



WAR ROOMS
10-teilige Fotoserie

Pigmentdruck auf Alu-Dibond
im Holzrahmen mit Glas

70 x 104 cm 
2016

Die Fotoserie »War Rooms« konfrontiert die BetrachterInnen mit  

Räumen, die auf ersten Blick nicht zuordenbar sind. Die Bilder zeigen 

Räume mit Kriegsdarstellungen an Wänden, die auf sonderbare Weise 

mit Möbel, Gegenständen und Türen ausgestattet sind. Inmitten gemalter  

Schlachtfelder finden sich Türen, Soldatenfiguren verschanzen sich hinter  

Schreibtischen und ein rotes Telefon das mit einem Wandbild korres-

pondiert irritiert ebenso sehr wie ein perfekt in ein Gemälde integrierter 

Blumenstrauß, dessen Vase aus dem Gemälde ragt.

Die Fotografien wurden in den Kriegsdioramen des »Museum des großen  

vaterländischen Krieges« in Moskau aufgenommen. Die abgebildeten  

Bereiche brechen mit dem Versuch der Dioramen ein möglichst realitätsnahes  

Erlebnis herzustellen, bei dem man sich inmitten des Kriegsgeschehens  

wiederfindet. Hier wurden jene Ecken der Diorama-Anlage fotografiert,  

die das Gegenteil bewirken, da die Kriegsbilder durch pragmatische 

Gegenstände des Museumbetriebs, Mobiliar und Innenausstattung  

gestört werden. Die Gegenstände wirken deplatziert und aufgeladen. 

Sie werden zu isolierten und bizarren Objekten, die jedoch zugleich  

theatralisch mit ihrer Umgebung in Korrespondenz treten. 

Die Fotografien eröffnen irritierende Szenarien, in denen der Innenraum 

mit dem Außenraum auf sonderbare Weise verschränkt wird. Türen, die 

in die Wandgemälde integriert wurden, scheinen die absurde Option 

zu eröffnen durch die Bilder hindurch dem Krieg entfliehen zu können.

Obwohl es sich um Kriegsdioramen des zweiten Weltkriegs handelt, 

bringt die Fotoserie  die aktuellen globalen Kriegshandlungen ins  

Bewusstsein. Die Frage über den Umgang mit Krieg, seiner medialen 

Vermittlung und infolge seine museale Re-Inszenierung könnte nicht  

aktueller sein. 















METRO MIR
laufende Fotoserie
Fotografien in 35 mm, Mittelformat, digital
schwarzweiss und farbe
diverse Formate, z.B. 75 x 75 cm, C-Print, gerahmt

2016 feierte die Moskauer Metro ihr 80-jähriges Bestehen. Mit etwa 

neun Millionen Fahrgästen pro Tag ist sie eine der meistgenutzten 

U-Bahnen der Welt und fasziniert neben den prunkvollen Stationen 

mit ihrer Transportgeschwindigkeit, der Lautstärke und den langen 

Rolltreppen.

Als Prestigeprojekt der Sowjetunion gebaut, hat die Metro bis heute 

nichts an ihrer Faszination eingebüßt. Die Metro wurde unter dem  

Motto „Paläste für das Volk“ konzipiert und diente während des  zweiten 

Weltkriegs auch als Luftschutzbunker. Einige der Stationen wurden zu 

Kriegszeiten umfunktioniert und beispielsweise als Geburtenstation 

oder Krankenhaus genutzt. Die daraus resultierende emotionale Bin-

dung der Bevölkerung an die Metro lässt klar erkennen, dass es sich 

dabei um keine Durchgangsorte im Sinne von Nicht-Orten handelt, 

sondern um geschichtlich und sozial geprägte Räume. Die Metro ist 

bis heute ein erweiterter Treffpunkt der Moskowiter. Gerade während 

der kalten Wintermonate wird sie zum Schutzraum, der einer breiten 

Bevölkerung zur Verfügung steht.

Die derzeitige Modernisierung bringt eine starke Veränderung dieser  

Orte mit sich. Damit ist nicht nur der Umbau der Stationen gemeint, 

sondern auch die zunehmende Platzierung von Werbung und Bild-

schirmen im Metrobereich, wodurch die Wahrnehmung und die  

Erscheinung der Stationen maßgeblich verändert werden. Zudem ist 

eine Rationalisierung und Reduktion des Metropersonals durch Über-

wachungstechnologien zu erwarten.

Das Fotoprojekt dokumentiert das besondere Flair der Moskauer  

Metro, ihre Funktion als Infrastruktur aber auch als Lebensraum und 

greift in weiterer Folge dessen Wandel auf. Dabei interessiere ich 

mich neben der Architektur und der gesellschaftlichen Bedeutung 

der Metro besonders für das Metropersonal in den Glaskabinen am 

Fuße der Rolltreppen, das zu großen Teilen aus Frauen besteht. Einige 

der Arbeiterinnen saßen dort bereits zu Sowjetzeiten. Die Metro hat 

sich nach dem Zusammenbruch der Sowjetunion viele Jahre lang nur 

sehr wenig verändert. Die tief gelegenen Metrostationen vermittelten 

vielmehr, dass die Zeit dort stillzustehen scheint. Seit der Moderni- 

sierungswelle für die Fußball WM 2018 verschwinden jedoch auch die 

Aufseherinnen nach und nach aus den Metrostationen.























Eine ausführlichere Zusammenstellung von Fotos aus der Serie 
„Metro Mir“ ist auf dem Postweg in den Salzburger Kunstverein. 



URBAN MOTION PICTURE 
Videoinstallation
fortlaufendes Projekt
div. Längen, Farbe, ohne Sound
Div. Videoformate, 512 x 384, Full HD 1920 x 1080 

Urban Motion Picture ist eine Videoinstallation, die sich mit dem  

Thema des Alltags in der Stadt und dem Mensch im städtischen 

Raum beschäftigt. Die Videos zeigen verlangsamte Kamerafahrten  

entlang urbaner Straßen und werfen Fragen zur Gestaltung und  

Nutzung des öffentlichen Raums auf. 

Man sieht Menschen im täglichen Leben und die ästhetischen Aus-

prägungen der innerstädtischen Straße. Durch den entschleunigten 

Bildfluss entfalten sich kleine Erzählungen, welche Arbeit, Mobilität,  

Bewegung und das Leben in der Stadt thematisieren. Der zu- 

nehmenden Geschwindigkeit des Alltags wird die Entschleunigung 

seiner Betrachtungsweise entgegengesetzt. Flüchtige Augenblicke 

werden mittels Zeitlupe in einen fließenden Moment transferiert und 

so erfahrbar gemacht. 

Die beinahe fotografischen Bilder regen zur Analyse des Urbanen 

ein. Der Abbau von Stadtmobiliar hat den Aufenthalt im öffentlichen 

Raum stark an Konsum gebunden und die Stadt ästhetisch verändert. 

Kommerzialisierungsprozesse treiben die Ladenmieten in die Höhe 

und begünstigen damit große Handelsketten, was zur voranschrei-

tenden Vereinheitlichung vieler europäischer Innenstädte führt. Weil 

einzelne Stadtviertel in Hinblick auf ihre Bewohnerschaft zunehmend 

homogener werden, ist gerade die Einkaufsstraße für das Projekt  

interessant. Sie zieht BewohnerInnen aus allen Vierteln an und das 

Bevölkerungsbild weist dort die größte Vielfalt auf.  

Videoexzerpt:

https://vimeo.com/147595229

PW: preview

Videostills aus der Installation »Urban Motion Picture«,  Istanbul & Linz Szenen



Installationsansicht »Urban Motion Picture« Videoinstallation, Kunstraum Goethestrasse, Linz 2014





SUB LUMINA
Lichtinstallation im öffentlichen Raum / Fotografie 
Unterwasser Scheinwerfer
Pigmentdruck, 60 x 90 cm
Postkarte, 10 x 15 cm
2013

Sub lumina ist eine Lichtinstallation, die in Lunz am See im Rahmen 

eines Projekts für Kunst im öffentlichen Raum Niederösterreich ent- 

wickelt und realisiert wurde. Ein versenkter Scheinwerfer thematisiert 

den Raum unter der Wasseroberläche. Der steil abfallende und un-

heimlich anmutende Lunzer See wird zur Grube des Versunkenen. 

Ein Lichtstrahl aus der Tiefe des Sees durchbricht die Seeoberfläche  

und läuft in enem engen Kegel im Nachthimmel aus. Wie aus einer  

versunkenen Stadt wird das Licht zur kommunizierenden Geste mensch- 

licher oder gar ausserdischer Präsenz. Das Licht ist hier nicht Mittel zur  

Beleuchtung eines Objekts, sondern es wird zur Kommunikationsachse.  

Es verweist auf seinen Ursprung und das, was dort unten ist. Zugleich zeigt  

es nach oben ins Unendliche und versinkt im Sternenhimmel. 

Unterwasser - LIchtinstallation
SUB LUMINA



KOSMOS
Fotoserie
C-Prints kaschiert & gerahmt
diverse Größen 
2015

»Kosmos« ist eine Fotoserie, die sich mit den Errungenschaften der  

sowjetischen Raumfahrt und ihrer Musealisierung beschäftigt. Die 

Bilder thematisieren das Verhältnis zwischen dem Museumspersonal 

und den ausgestellten Relikten, der Instandhaltung der Schätze und 

der Inszenierung historischer Ereignisse. 

Die meisten der älteren MuseumswärterInnen haben dazumal die 

kosmonautischen Aktivitäten der UDSSR mitverfolgt und sind nun 

– während der Arbeitszeit – mit einer konservierten Version dieser  

Geschichte konfrontiert. Einerseits sind die heiligen Relikte der Raum-

fahrt um einiges näher in ihren Alltag gerückt – sie werden berühr-

bar. Andererseits wirkt es, als wären die MuseumswärterInnen Teil 

der Ausstellung. Ähnlich den Ausstellungsexponaten haben sie als 

Zeitzeugen die historisierten Events miterlebt und einen biografischen 

Bezug zu den Objekten und Ereignissen. 

Als Leidtragende des gescheiterten politischen Systems, kehren sie zum 

Geldverdienen tagtäglich in diese entrückte, rekonstruierte Welt der  

UDSSR-Errungenschaften zurück. Diese Doppelung verstärkt den  

Science-Fiction-artigen Charakter des Kosmonautenmuseums, ob-

gleich es sich um eine historische Einrichtung handelt.







CINÉMA VARIÉTÉ
Festivaltrailer Crossing Europe 

Video DCP 2048 x 1080 
Farbe, Sound, 1 Minute 

2015

Unter dem Titel Cinéma Variété (Kino der Vielfalt mit Bezug auf das  

Varieté Theater) steht ein Clown als Protagonist im Zentrum des Videos. 

Als brüchige Figur verkörpert er sowohl fröhliche als auch dunkle Seiten 

und versammelt ein Repertoire an Geschichten und Assoziationen. In  

seiner historischen Rolle als Unterhaltungs- und Übergangsfigur, die 

bis heute sämtliche Kunstformen durchzieht, bildet er die Vorhut aller  

Festivalbeiträge des Crossing Europe Filmfests.

Mit den Anfängen des Films haben clowneske Figuren Ein-

zug im Kino gehalten und die Konnotation des Clowns fortge-

schrieben. In der filmischen Miniatur des Trailers offenbart sich 

die Ambivalenz der Figur des Clowns, wenn sich der freundlich- 

bezaubernde Performer im flackernden Licht zu einer unheim-

lich-düsteren Bühnenfigur verwandelt. Diese ihm eigene Vielseitig-

keit steht zudem stellvertretend für den Facettenreichtum der beim  

Festival gezeigten Filme.



Videostills aus »Cinéma Variété« Katharina Gruzei, 2015



PORTRAITS OF THE UNKNOWN 
(SPACE LADIES)

Installation von Portraits im öffentlichen Raum
11 s/w Digitaldrucke auf Vinylgitter, 135 x 208 cm

2014

Übergroße Porträts von Frauen ragen von den Fassaden der Brückenk-

opfgebäude der Nibelungenbrücke in Linz. Es handelt sich dabei um 

ein Archiv von Kosmonautinnen und Astronautinnen, die, obgleich 

ihrer regen Beteiligung in der Raumfahrt, kaum Präsenz in der Öffent-

lichkeit bekamen, sodass man ihre Gesichter wieder erkennen würde. 

Während vielen sogar die Namen der ersten Tiere in der Raumfahrt 

geläufig sind, blieben die Identitäten der Pionierinnen weitgehend 

unbekannt.

Das Projekt beschäftigt sich mit der Sichtbarkeit von Frauen in männer-

dominierten Berufen und mit dem Versuch, Raum zu erobern und zu  

besetzen. Es bringt fotografische Archive in den öffentlichen Raum 

und stellt Sichtbarkeit für die Leistungen von Frauen her.

Installationsansichten Nibelungenbrücke 2014
Brückenkoptgebäude der Kunstuniversität Linz







* Portraits of the Unknown (SPACE LADIES)



AS A MATTER OF DESIRE 
Intervention im öffentlichen Raum /  Fotografie
Pferd, Einhorn-Prothese
2013

As a matter of desire greift das Lunzer Stadtwappen und die hiesige  

Einhornsage auf. Ein weißes Pferd wurde mit einer Prothese in ein Ein-

horn verwandelt und erschien früh morgens am Ufer des Lunzer Sees. 

Als subtile Performance sollte das Projekt nicht an-gekündigt werden, 

sondern Gerüchte im Ort streuen. Die surreale und künstlich wirkende  

Präsenz des Fabelwesens scheint örtlich heraufbeschworene Wunsch- 

realitäten zu befördern. 

Als Symbol menschlichen Begehrens führt die Erscheinung des Einhorns,  

in der Kulisse des vertrauten Sees, dennoch zu Irritationen im Alltag der 

LunzerInnen. Die Intervention operiert an der Schnittstelle von Alltags- 

umgebung und Wunschwirklichkeiten, Authentizität und Fantasy. Der 

mystische Ort des Sees wird durch das Einhorn verstärkt. Schließlich  

reiht sich das Einhorn in die Erscheinungen seltsamer Wesen unweit von  

Gewässern ein. Es wird zum Phänomen, zur Erscheinung, zum Phantom 

– zum Loch Ness  Ungeheuer von Lunz. 



Dokumentationsfoto

Installationsansicht »as a matter of desire«, Fotografie im Rahmen und Einhornprothese
Electric Parade Ausstellung, Galerie Freihausgasse, Villach 2014



Dokumentationsvideo / Interview mit Augenzeuginnen 



DIE ARBEITERINNEN VERLASSEN DIE FABRIK
WORKERS LEAVING THE FACTORY (AGAIN)

Experimentalfilm 
35 mm / HD, Sound 

2012

Katharina Gruzei vereint eine gesellschaftspolitische Fragestellung 

mit einem präzisen formalen Konzept, was selten im experimen-

tellen Film zu finden ist. Ausgehend vom ersten Film der Brüder  

Lumière La sortie de l’usine Lumière à Lyon, der eine große Zahl von 

Arbeiterinnen und Arbeiter beim Heraustreten aus dem Fabrikstor 

dokumentiert, beginnt Gruzei bereits im Inneren, in einem aufgrund 

des Schnitts elendslang wirkeden Gang, der sich aus der Dunkelheit  

herausschält. Die Architektur des Korridors – eine Fertigungszeile der 

geschlossenen Austria Tabak Werke – blitzt jeweils nur in Teilstücken 

im surrenden Neonlicht auf. Die eindrückliche Lichtchoreographie und 

der Sound stammen von einer Installation der Künstlerin in den leeren  

Räumen. Langsam kommen die Rücken der ersten ArbeiterInnen mit 

Mantel und Handtaschen gekleidet ins Bild, die Kamera begleitet sie 

beim Verlassen der Arbeitsstätte. Es werden immer mehr, die den dunklen  

flackernden Gang entlanggehen. Spätestens in diesen Szenen wird 

die Unheimlichkeit des Raumes und die Bedrohlichkeit einer Masse, 

die sich zum Widerstand formieren könnte, spürbar. Sämtliche Fragen 

nach den Hintergründen der Berufsrealität dieser in der Hauptsache 

weiblichen ArbeiterInnen lassen sich assoziieren: Ist es bereits Nacht, wenn 

sie die Fabrik verlassen? Welche Art der Arbeit müssen sie ausführen? Was 

verdienen ArbeiterInnen heute? Wie lange ist der Heimweg von diesem  

Monstrum an Produktionsstätte und wann wird diese wohl in ein Billig-

lohnland verlegt? Wenn alle ProtagonistInnen sich kurz wie für ein Foto  

formieren und frontal in die Kamera blicken, fragt man sich, wie ein  

Kampf um menschengerechte Arbeit heute aussehen müsste, damit er 

erfolgreich ist. Das automatische Eigangsgitter öffnet und schließt sich 

lautlos, um die anonyme Menge zu entlassen.  

(Brigitta Burger-Utzer)

Video ansehen unter:
https://vimeo.com/62696517
Passwort: preview
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