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Zunehmend verstärken sich die Klagen über „Das erschöpfte Selbst“, um einen Buchtitel des französischen Soziologen Alain Ehrenberg zu zitieren, der sich mit 

dem Thema, der Begriffsentwicklung und Definition der Depression beschäftigt hat. Alltagsphänomene wie „Burn-Out“, Depression, Borderline-Störungen oder das Verabreichen von Psychopharmaka schon bei leichten seelischen Verstimmungen lassen sich als gesellschaftlicher Prozess beschreiben, der die „Sorge um das Selbst“ an das einzelne Individuum delegiert. Die fortschreitende Emanzipation der Menschen von reglementierenden Institutionen wie der Familie, politischen Bewegungen oder der Nation lässt jedoch Leerstellen frei, die nicht alleine durch Konzepte und Begriffe wie „Selbstverantwortung“ aufzufüllen sind.

Vor diesem Hintergrund untersucht die internationalen Gruppenausstellung 

Soleil Noir den Zusammenhang von Depression und Gesellschaft. Im Mittelpunkt 

der Auseinandersetzung steht dabei weniger die Depression als gemeinhin definierte, schwere seelische und geistige Erkrankung,  sondern vielmehr die depressive Ver-stimmung bzw. Verstimmtheit als ein Zustand, mit dem jede/r im Laufe ihres/seines Lebens auf die eine oder andere Art, ob als „Betroffene/r“ oder „Mit-Leidende/r“, konfrontiert ist.

Die Ausstellung spannt ein inhaltliches Feld zwischen zwei Extrempositionen – Gesund/Krank – auf und geht den dazwischen befindlichen, feinen, oft kaum definierbaren Übergängen an Stimmungen nach. Langeweile, Antriebslosigkeit, Niedergeschlagenheit, mangelndes Interesse am Anderen, aber auch das Umschlagen in manische Phasen, in Arbeitswut und Selbstbezichtigungen werden in unterschiedlichen künstlerischen Positionen angesprochen. 

Die Auseinandersetzung mit der Wechselbeziehung zwischen Gesellschaft und Individuum steht im Mittelpunkt der ausgewählten, künstlerischen Positionen. Allen Arbeiten gemeinsam ist, dass sie sich jenseits der romantischen Vorstellung bewegen, der oder die Künstlerin sei – gewissermaßen als exemplarisch Leidende(r) –  gerade im melancholischen Zustand besonders produktiv. Vielmehr liegt der inhaltliche Fokus auf der Beschäftigung mit dem möglichen Handlungspotential der Subjekte in einer neoliberalen Gesellschaft und der Frage nach deren Aktivierung. 

Die depressive Verstimmung als Reaktion auf einen (un-bewussten) Verlust, eine These, die auf Freud und seinen Aufsatz „Trauer und Melancholie“ (1916/1917) zurückgeht, stellt einen inhaltlichen Schwerpunkt in der Ausstellung dar. Das Thema des Verlustes findet sich dabei in unterschiedlicher Form und Ausprägung wieder: 

als Verlust eines Anderen; eines (politischen) Ideals; einer Umgebung, der Heimat oder einer Kultur (etwa durch Reisen, Migration, Flucht); der eigenen Identität, des „Selbst“ – bis hin zum eigenen Leben (Tod, Selbstmord). 

Dabei bleiben die einzelnen Arbeiten aber nicht bei der Beschäftigung mit den dadurch ausgelösten seelischen/psychischen/körperlichen Schmerzen stehen, sondern zeigen vielfach auf, dass im Verlust, der Einsamkeit und Traumatisierung immer auch ein (positiver) Wert und eine zentrale Bedeutung für die Entwicklung der eigenen Persönlichkeit, sowie der Beziehung zu sich und dem Anderen liegt. 

Der Titel der Ausstellung, Soleil Noir (frz. schwarze Sonne), leitet sich aus dem Gedicht „El Desdichado“ (Der Enterbte) des französischen Schriftstellers Gérard de Nerval (1808–1855) ab. Das Gedicht entstand 1853 im Zusammenhang mit der Erkrankung des an Wahnvorstellungen leidenden Autors. De Nerval greift darin das mythologische Prinzip des Saturnischen auf und führt davon ausgehend den Begriff „Soleil Noir“ als Metapher für einen dunklen, zerstörerischen Zustand ein. 

Julia Kristeva, in Paris lebende und lehrende Literaturtheoretikerin, Psychoanalytikerin und Philosophin, hat Gérard de Nervals Ausdruck als Titel für ihr Buch „Soleil Noir. Dépression et mélancolie“ (1987) verwendet, in dem sie sich mit ebendiesen Phänomenen in Kontext von Kunst, Literatur, Philosophie, Religion und Psycho-analyse beschäftigt. 

Die von Hemma Schmutz kuratierte Ausstellung Soleil Noir. Depression und Gesellschaft unternimmt, ähnlich Kristevas Ansatz, den Versuch, das Phänomen der Depression weniger als Krankheit, sondern vielmehr im Sinn eines Diskurses zu fassen, dessen Sprache es zu folgen und zu verstehen gilt. 

--------------------------------------------------------------------------------------------

Im Anschluss an die Eröffnung der Ausstellung

THE KLUB im Künstlerhaus – Part 6, ab 21 Uhr: Schallplattenunterhaltung mit Didi Neidhart (skug/Wien, Diska/München) & iRoy (Schalldampfer/Salzburg)

---------------------------------------------------------------------------------------------

Soleil Noir. Depression und Gesellschaft

Ort: Salzburger Kunstverein/Künstlerhaus, Hellbrunner Straße 3, A – 5020 Salzburg

Öffnungszeiten: Di – So, 12 – 19 Uhr

Weitere Informationen:

Mag. Patricia Deiser 

Kommunikation und Kuratorische Assistenz

Tel.: 0662-842294-15 | Mail: deiser@salzburger-kunstverein.at
Maria Bussmann (A)
Kombination von künstlerischem und akademischem Schaffen kennzeichnen die Arbeiten von Maria Bussmann. Sie dissertierte in Philosophie und fertigt reflexive Zeichnungen zu Hauptwerken von Philosophen. Ein früher Beitrag war ihre Serie von Zeichnungen zu Ludwig Wittgensteins Tractatus. In ihren neuen Arbeiten, „Zum Sichtbaren und Unsichtbaren bei Merleau-Ponty“ (2002-2004), setzt Bussmann sich mit Maurice Merleau-Pontys Publikation „Das Sichtbare und das Unsichtbare“ auseinander und bringt seinen Begriff der „gelebten Erfahrung“ mit ihrer Erfahrung des eigenen Körpers in Zusammenhang. Die Zeichnung dient der Künstlerin als Werkzeug und Transformator von philosophischem Gedankengut. Der intellektuelle Input gilt als Inspirationsquelle für das Unterbewusste Bußmanns, das in lyrischem Modus zu Papier gebracht wird.

Olga Chernysheva (RUS)

Olga Chernysheva, geboren 1962 in Moskau, reflektiert in ihren Arbeiten auf ironisch-melancholische Weise menschliche Träume und Sehnsüchte, speziell des „typischen“ Russen, sowie das Bild des Russens im Westen und die Erwartungshaltungen, die sich hinter diesem Bild verbergen. In ihrem Video „March“ (2005) zeigt sie die Feierlichkeiten zur Bewerbung für die Olym-pischen Spiele: Flaggen, Luftballone, ein Marschorchester und aufgereihte junge Knaben in schwarzen Militäruniformen neben pomponschwingenden, tanzenden Mädchen. Chernysheva wählt für ihre Arbeit keinen vermeintlich objektiven, dokumentarischen Zugang, ihre Kamera ist nicht statisch und uninvolviert, sondern ganz im Gegenteil dynamisch und selektiv. Aus der Position eines Flaneurs heraus verfolgt sie die mechanische Bewegungen und abwesenden Blicke der TeilnehmerInnen, die Monotonie der Musik und die sich ständig wiederholenden, scheinbar sinnlosen „Glory“-Rufe. Die Kadetten auf der einen Seite verweisen auf die Strenge und den Drill der sowjetischen Militärausbildung, die Cheerleaderinnen auf der anderen verkörpern den Glamour und die Erotik der typisch amerikanischen „Jubelmädchen“. Durch die Art der Montage richtet sich die Aufmerksamkeit auf die leisen Zwischen-töne, die nicht nur den Verlust politischer Utopien andeuten, sondern auch zum Abgesang auf zwei im Video repräsentierte politische Systeme, Kommunismus und Kapitalismus, werden.  

Doris Frohnapfel (D)
Doris Frohnapfels Fotografien aus der Serie „Border Horizons“ (2004) sind im Rahmen einer Osteuropa-Reise in Bulgarien entstanden. Als Teil ihres Projektes „Re-Tour“, das sich mit den territorialen Verschiebungen des europäischen Einigungsprozesses beschäftigt, zeigen sie indirekte, unsicht-bare, sich auflösende und neu befestigte Grenzen an der Peripherie Europas. Mauern, Zäune, Wachtürme und Absperrungen, sowie verfallende und im Bau befindliche neue Kontrollstützpunkte verbinden sich – als militärische Zeichen der Ein- und Ausgrenzung, der Bewachung und Kontrolle – mit natürlichen Grenzen wie der Donau und dem Schwarzen Meer. Die oft menschenleeren Fotografien verweisen auf die immer gleichen Mittel der Abgrenzung und Sicherung und fassen diese als eine Art „Grenzarchitektur“ zusammen. Die Beschäftigung mit Horizonten fremder Orte, der Überschrei-tung von Grenzbereichen und neuen Grenzsetzungen verweist im Rahmen der Ausstellung auf das Thema der Migration und den damit verbundenen Verlust von Heimat.
Dan Graham (USA)

Dan Graham begann in den 1960ern mit konzeptuellen Arbeiten. Der Galeriebesitzer, Kunst- und Kulturtheoretiker, Photograph, Filmproduzent, Performance- und Installationskünstler ist heute vor allem durch seine hybriden architektonischen Entwürfe und Skulptur-Pavillons bekannt, die er seit 1978 entwirft. Darüber hinaus ist seine schriftstellerische Arbeit ein zentraler Bestandteil seines Gesamtwerkes. Mit seinem vielseitigen Schaffen reflektiert Graham immer wieder das Subjekt und seine Beziehungen zur Umwelt. Erst im Netz der sozialen, psychologischen und politischen Struk-turen kann das Individuum fokussiert werden. Mit dem Diagramm der Nebeneffekte von Psychopharmaka, die Graham gegen Depressionen einnahm, „Side Effects/Common Drugs“ (1966), zeigt er die Auswirkungen chemischer Substanzen auf Gemüt und Wesen. Der Künstler sieht sein Werk als Hommage an Roy Lichtenstein und die Rolling Stones.
Lynn Hershman (USA)
In den späten 1980ern begann Lynn Hershman ihre Videoreihe „The Electronic Diaries“, eine feministische „Ästhetik des Narzissmus“ (Rosalind Krauss). Selbstbeobachtung, -analyse und –evaluierung stehen im Vorder-grund ihrer Videoarbeiten. In der Tagebücher-Reihe untersucht Hershman ihre persönlichen Traumata: den Missbrauch an ihr als junges Mädchen; den psychischen Druck, der auf einer jungen Frauen, dem Schönheitsideal zu entsprechen, die masochistischen Fantasien und Identitätskrisen, die der Missbrauch hervorrief. Lynn Hershman webt Fragmente aus dem Film „Dracula“ sowie Bildmaterial des Holocaust und Hitler in ihr Video ein und schafft sich selbst ein Alter Ego. Das Trauma eines einzelnen Mädchens wird so das Trauma von allen Frauen, vom jüdischen Volk, von der Menschheits-geschichte. Ähnlich einer Gesprächstherapie verarbeitet sie ihre Biographie. Durch die Veröffentlichung ihrer Geschichte werden ihre Umstände transformiert, die Erfahrungen von Missbrauch, Terror, Verlust und Trennung liefern das Rohmaterial.

Maryam Jafri (USA)
Sprache, Psychologie und Geschlecht sind die Themen, um die Maryam Jafris Videoarbeiten kreisen. In Soleil Noir ist „Running“ (2000) zu sehen, ein Video, in dem die Künstlerin drei verschiedene Personen spielt: einen Mann, eine Frau und ein Kind. Jeder von ihnen präsentiert eine Version der Familien-geschichte, die der anderen widerspricht. „Im Grunde genommen geht es bei dem Video letztlich darum, dass eine Person immer wieder das Gleiche in die Kamera spricht. Allerdings entwickelt sich durch die Verwendung von Wiederholungen und sprachlichen Variationen ganz langsam eine Geschichte.“ (Maryam Jafri)

Durch die Darstellung verschiedener Rollen mit ein und demselben Körper entsteht ein Spannungsfeld von Vielstimmigkeit zwischen nach außen gerichteter Sprache und innerem Monolog. Familie wird thematisiert als Ort der ersten Prägung, als Vorwegnahme zukünftiger Beziehungsstrukturen. Die in Pakistan geborene und in Kopenhagen und New York lebende Künstlerin beschäftigt sich besonders mit dem Einfluss der Geschichte auf die Ausbildung nationaler und supranationaler Identitäten. In ihren Arbeiten sind immer Verlust und Migration, nicht zuletzt durch ihre eigene Biographie, erkennbar.

Gülsün Karamustafa (TR)
In ihren Werken untersucht die türkische Künstlerin Gülsün Karamustafa historische und soziale Zusammenhänge „orientalischer“ Kultur. Oft arbeitet sie mit Materialien und Gegenständen, die einen kulturgeschichtlichen Verweischarakter besitzen und das Zusammentreffen unterschiedlicher Kulturen zum Ausdruck bringen. Neben ihren Objektarbeiten und Installati-onen wendet sich Karamustafa in den letzten Jahren verstärkt dem Medium Film zu. In Soleil Noir ist ihr Video „Making of the Wall” (2003) zu sehen, in dem drei Frauen von ihrem Gefängnisaufenthalt erzählen. Nicht der Wider-stand gegen das Regime, sondern interne Differenzen zwischen den Frauen stellten die größte Belastung dar: „In my political life I confronted many difficulties but the most touching one is to have conflicts with your friends.“ Themen wie Migration, die Suche nach der eigenen Identität zwischen West und Ost, die Rolle der Frau in der türkischen Gesellschaft oder die politische Entwicklung des Landes bestimmen seit vielen Jahren ihr künstlerisches Schaffen. Karamustafa lebt in Istanbul. Nach politischem Aktivismus in den späten 1960ern durfte sie 16 Jahre lang die Türkei nicht verlassen.

Pawel Ksiazek (PL)
Das Werk des polnischen Künstlers Pawel Ksiazek reicht von Comicbildern voll mit Zitaten der Popkultur und Werbewelt, über die post-malerische Analyse von kunsthistorischen Zusammenhängen bis hin zu konzeptuellen Bilderzyklen und Objektkonstellationen rund um außergewöhnliche Individuen oder Orte. Nach Beschäftigung mit so unterschiedlichen Themen wie dem Verschwinden des Gitarristen der walisischen Band Manic Street Preachers oder der Stadt Krakau und ihren Mythen, begibt sich Ksiazek in seinen aktuellen Werken auf die Spur der US-amerikanischen Schriftstellerin Sylvia Plath. Die Lyrikerin und Autorin des Romans „Die Glasglocke“, Tochter eines Insektenforschers, beging 1963 als 31jährige Selbstmord. Durch ihren vielschichtigen Symbolis-mus verarbeitete sie immer wieder den frühen Tod ihres Vaters, ihre Trauer um den Verlust, ihre Todessehnsucht. Ksiazek interessiert ihr Schreiben als Aufarbeitung der eigenen Geschichte, als mögliche Strategie des Umgangs mit der Depression.

Anita Leisz (A)
In ihrer für Soleil Noir konzipierten Installation „Neighbours“ eröffnet die österreichische Künstlerin Anita Leisz einen Zwischenraum zwischen Innen und Außen, einen undefinierten Ort. Fragmente der Realität, Bruchstücke eines Lebensraumes werden sichtbar. In „Neighbours“ stellen sich Fragen von Sehen und Gesehen werden. Leisz’ nicht-narrative Darstellung der Leere lässt die Anonymität eines Lebensraumes erahnen. Basiselemente wie das Bild ohne Bildfläche, eine leere Glasscheibe, verweisen auf das Besetzbare.

Marie Lieb (D)

Außer ihrem Namen ist nicht viel über Marie Lieb, Patientin der Heidelberger Psychiatrischen Klinik, und ihre ungewöhnliche Arbeit bekannt. Überliefert sind zwei Fotografien aus dem Jahr 1894, die ihre raumgreifenden Installati-onen zeigen. Mit den ihr verfügbaren Materialien – gerissenen Stoffe von Laken, Anstaltskleidung, Decken etc. – legte Marie Lieb Figurenmuster auf den Zellenboden. Damit kennzeichnete sie die Zelle als ihren eigenen, von ihr gestalteten, von ihr eingenommenen Raum. Jeder, auch die Ärzte, die diesen Raum betraten, befanden sich in einer von Marie Lieb geschaffenen Struktur, und nicht in der hierarchischen Ordnung der Anstalt. Mit einfachsten Mitteln verfolgte die Rauminstallation von Marie Lieb die Strategie, das Herrschafts-gefüge umzukehren.

Gerd Löffler (D)
„Illusion City“ – Stadt der Täuschung(en) steht für die enge Verbindung zwischen Illusion und Depression. Gerd Löfflers architekturmodellartige Installation spricht die Verwechslung von optischen und mentalen Bildern an. Einer Täuschung folgt oft eine Enttäuschung, und diese kann zu Frustration und Depression führen. Aus Medikamentenschachteln baut Löffler eine Stadt, die die Krankheit der Welt zum Ausdruck bringt. Der Titel der Arbeit verweist aber auch auf die – illusorische? – Hoffnung auf Heilung durch Psycho-pharmaka. Die Fotoobjekte dienen der Darstellung der Banalität der Welt, verkünden die emotionale Leere und Erschöpfung die depressive Menschen erleiden. „Illusion City“ ist Ausdruck der Gesellschaft unserer Zeit – eine Zeit, in der die Individualität als einer der höchsten Werte gilt. Für Gerd Löffler ist es diese gesellschaftliche Erwartung an die Individualität, die das Subjekt immer wieder an seine eigenen Grenzen stoßen lässt, bis es erschöpft vor sich selbst liegen bleibt.

Antje Majewski (D)
An einem zeitgenössischen Memento mori, dem Wissen um die Vergänglich-keit des Lebens arbeitet Antje Majewski mit ihren Bildern nach Fotografien ägyptischer Mumien vom Beginn des 20. Jahrhunderts. Die Reflexion über die eigene Sterblichkeit, das unfassbare, da unbegreifliche Konzept des eigenen Todes, kennzeichnen ihre in Soleil Noir ausgestellten Werke. Die Künstlerin näherte sich der Malerei von der Fotografie her an und malt mit blasser Farbigkeit und leichter Unschärfe von Amateurfotos. Gerade die scheinbar wichtigen Details entziehen sich so dem Betrachterblick. Majewskis Bilder stehen auch für das Leblose im Zustand der Depression. Als extremster Pol in der Ausstellung wird der Tod als Ausweg thematisiert.

Ioana Nemes (RUM)
Zentrales Element in der Arbeit von Ioana Nemes ist das Dokumentieren, Kategorisieren und Analysieren alltäglicher Aktivitäten. 2001 begann sie ihr „Wall Project“ als work-in-progress: zunächst bearbeitete sie eine Wand in der eigenen Wohnung mit Zeichnungen, Skizzen, Fotos, um einen Freiraum in beengten Verhältnissen zu schaffen. Nach und nach ging sie zu konzeptuellerem Vorgehen über und fokussiert auf die eigene Wahrnehmung und Kunstproduktion. Ihr „Wall Diary“ stellt den Versuch dar, Erfahrungen zu archivieren und zu rekontextualisieren. Nemes unternimmt in „Monthly Evaluations“ jeden einzelnen Tag eine Bestandsaufnahme: „Wenn man sich auf jeden einzelnen seiner Tage konzentriert, und versucht zu verstehen was ein Tag in sich selbst bedeutet, indem man ihn aus unterschiedlichsten Perspektiven (physisch, intellektuell, emotional, finanziell,....) analysiert, werden sich am Ende jedes Monats bestimmte ‚Wahrscheinlichkeiten’ ergeben. Aus denen sich wiederum, mit ein wenig Glück und Recherche, etwas Solides und Faßbares herauskristallisiert. Die Geschichte berichtet von meinem begierigen Bedürfnis die unsicheren Konstanten unsere Lebens und der Zeit in gewisser Weise kontrollieren zu wollen.“

Fritz Rücker (A)

Im Haus seiner Großeltern fand Fritz Rücker ein großes, säuberlich geordnetes Bildarchiv seines verstorbenen Großvaters, in erster Linie mit Bildern von Rückers Großmutter Elsa. Beim Öffnen der Türen, so Rücker, „kam ich mir vor, als nähme ich einen chirurgischen Eingriff vor“. Er entwirft neue Ordnungsprinzipien, unterzieht dem Material eine Neustrukturierung nach eigenen Gesichtspunkten: Positionierung der Figur im Verhältnis zum dargestellten Raum rundherum, Einschränkung auf jene Bilder, auf denen Elsa alleine, zum Betrachter stehend, zu sehen ist. Mittels zwei Diaprojektoren entwirft Rücker einen Film aus 160 Elsabildern, montiert zu einzelnen Sequenzen. Dadurch eröffnet sich neuer Interpretationsspielraum, das Archiv blickt nun nach draußen. Elsa wird so zur öffentlichen Figur, zur Studie über private Strategien von Wirklichkeitsaneignung. Die projektive Sicht des Großvaters auf die Großmutter, die Distanz, die dieser Blickposition zugrunde liegt, beschreibt die Unmöglichkeit, zueinander zu finden.

Miroslav Tichý (CZ)
Jahrzehntelang fotografierte Miroslav Tichý in seiner südmährischen Heimatstadt Brno Frauen. Die selbst gebastelte Kamera in einem Halfter auf Hüfthöhe, zielte er auf sie in Parks, Schwimmbädern, Kneipen, auf der Straße bei alltäglichen Begebenheiten. Manchmal fokussierte er Details wie Beine, Rücken oder Gesichter, oftmals gab die äußere Situation und Entfernung die Ausschnitte vor. Beim anschließenden Entwickeln mittels eines selbst gebauten Vergrößerungsapparates überarbeitete er die Bilder, indem er Teile retuschierte oder kolorierte, manches passte er in eigens gefertigte Rahmen ein. Nach seiner Ausbildung an der Prager Kunstakademie und einer vielversprechend beginnenden Karriere als Maler und Zeichner, wurde Tichý zunehmend den immer totalitärer werdenden offiziellen gesellschaftlichen Strukturen entfremdet. Nach Aufenthalten in Gefängnissen und Psychiatrien agierte er weitgehend ignoriert und isoliert von seinem Umfeld. Trotz oder wegen seiner kulturellen und sozialen Ausgeschlossenheit und seinem Einzel-gängertum entsteht in den Jahren von 1950 bis 1990 ein umfangreiches fotografisches Werk, das von einem manischen Suchen nach Nähe, die aber im Blick gefangen bleibt, erzählt. 

Simon Wachsmuth (D)
Kopier- und Abstraktionsverfahren kennzeichnen das Werk von Simon Wachsmuth. In seinem in Soleil Noir zu sehenden kontemplativen, tonlosen s/w-Film „0,7“ zeigt der Künstler die gemächliche Passage einer Fähre zwischen den beiden Ufern der Elbe, die gleichzeitig die ehemalige Grenze zwischen Ost- und Westdeutschland darstellte. Jeweils nach einer Flussüberquerung wird eine schwarze oder weiße Sequenz eingeblendet. Die ewige Wiederkehr des Gleichen, die endlose Wiederholung des Dargestellten wird einzig durch die feinen Nuancen der unterschiedlichen Tageszeiten und Witterungen variiert. Der in Hamburg geborene und in Tel Aviv aufge-wachsene Künstler verweist so nicht nur auf die technische Machart des Filmes, sondern auch auf die kulturelle Konstruiertheit von Natur. Simon Wachsmuth ist Preisträger des Otto Mauer-Preises 2003 und lebt heute in Wien und Berlin.

Ingrid Wildi (CH)

Ingrid Wildi reflektiert in ihren Fotografien und Videos die sozialen Konstruktionen, die uns umgeben. Ähnlich einer Anthropologin befragt sie die verschiedenen soziokulturellen Differenzen, wie sie in kollektiver und individueller Geschichte ausverhandelt werden. In Soleil Noir zeigt die 1963 in Chile geborene Tochter eines ausgewanderten Schweizers und einer Chilenin ihr Video „Portrait Oblique“, das von ihrem Bruder Hans Rudolf Wildi handelt, der gegen seine Depression ankämpft. Die ZuseherInnen sitzen einem Mann mit monotoner Stimme, dessen Körper träge und müde wirkt, frontal gegenüber. Die Montage ist abrupt und nicht-linear. Verschiedenste Themen wie Philosophie, Aussehen, Alltagsrassismus, Immigration, ja sogar Astrophysik werden angesprochen. Wildi hinterfragt auf humorvolle Weise auch die verschriebenen Psychopharmaka, indem sie sie mit der Getränke-industrie in Zusammenhang bringt. Krankheit und die Frage nach der Möglichkeit der Darstellung von Krankheit finden hier ihren künstlerischen Ausdruck.

Otto Zitko (A)
Das Konzept der zeichnerischen Geste hat Otto Zitko mehrfach auf ganze Räume übertragen. In seiner Wandmalerei für Soleil Noir löst Zitko die Raumstruktur der Ringgalerie auf, indem er Kanten und Ecken überspielt und eine knäuelartige Netzstruktur entstehen lässt, die eine neue Raumtiefe erzeugt: der Betrachter und die Betrachterin sind buchstäblich im Bilde. Die labyrinthischen Linien sind gleichzeitig raumschaffend und raumzerstörend. Otto Zitkos manischer Malvorgang verweist auf Präsenz, Gegenwärtigkeit, Körperlichkeit. Seine Arbeit besetzt zwar einen Raum, findet aber kein Ende. Die Welt, die Zitko schafft, ist eine Verlängerung seines Körpers, aus einem bildlichen Denken geschaffen, das in Zirkeln den Körper und die Welt eins werden lässt.
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