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EINFUHRUNG

Der Begriff Resonanz umfasst ein breitgefachertes The-
menfeld. Er umspielt unsere Wahrnehmung, bezieht
sich auf unser raumliches Umfeld oder beschreibt das
Echo, dass sich aus aktuellen Situationen ergibt. Kunst
istimmer auch eine Reaktion auf das Leben und so spie-
gelt die Ausstellung eine Momentaufnahme ganz unter-
schiedlicher Resonanzen wider - die Reflexion uber die
Veranderungen bezuglich unseres Sozialverhaltens,
das Hinterfragen und die Moglichkeiten der zunehmen-
den Digitalisierung, Distanz, Fragilitat, Erinnerung, die
Rickbesinnung auf Natur und Heimat, die kiinstlerische
Erprobung von Materialien oder die Auseinanderset-
zung mit der eigenen Person und dem Menschsein wer-
den hier zu pragenden Themen.
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Filip Haag (Kiinstler und Mitglied Kommission der
Bildenden Kunst Stadt Thun)

Monica Ursina Jager (Klinstlerin)
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Simone Biisch-Kiing (Wissenschaftliche Mitarbeiterin
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1 COLLECTIF FUTAL (TIPHAINE ALLEMANN, *1989 IN
DELEMONT, LEBT UND ARBEITET IN DELEMONT /
FLOYD GRIMM, *1993 IN BIEL/BIENNE, LEBT UND
ARBEITET IN BIEL/BIENNE)

Das Werk Finito (2021) strotzt regelrecht vor Farb- und For-
menvariationen. Der Blick springt von Farbfeld zu Farbfeld
und bleibt gelegentlich bei vertrauten Motiven aus der
amerikanischen und japanischen Popkultur hangen: Da ist
zum Beispiel dieser Kreis am oberen rechten Bildrand oder
die braungebrannte, blonde Actionfigur. Wahrend der Kreis
an einen fliegenden Pokémon-Ball erinnert, mit dem man
wilde Pokémons einfangen kann, ahnelt der blonde Held
dem Krieger Larn aus dem amerikanischen Fantasy-Zei-
chentrickfilm «Fire and Ice» (1983), der nicht nur eine ent-
flhrte Prinzessin finden, sondern auch die Menschheit vor
der Eiszeit und der Unterjochung durch einen bésen Kénig
bewahren muss. Die Komposition der Arbeit, die sich aus
gezeichneten und mit Photoshop bearbeiteten Bereichen
zusammensetzt, versucht die Fulle an Farben und Formen
auszubalancieren und spielt damit auf den Uberfluss an,
mit dem wir tagtéglich, nicht nur durch Film und Fernse-
hen, konfrontiert werden.

2 LUKAS HOFFMANN (*1981IN ZUG, LEBT UND

ARBEITET IN BERLIN)
In der Werkserie Strassenbilder (2018/2019) hat Lukas
Hoffmann das dynamische Treiben der Grossstadt fest-
gehalten. Seine ausdrucksstarken Fotografien erschei-
nen wie Ausschnitte aus einem grosseren Ganzen, einem
Geschehen, das zwar nicht vollends sichtbar, aber dafir
umso greifbarer wird.

Hoffmann stellte den Fokus seiner Grossbildkamera auf
80 cm ein und machte so aus freier Hand unauffallig Auf-
nahmen. Durch diese uniibliche Verwendung der Kame-
ra entstanden Zufallsbilder, die einen unbemerkten, fast
schon intimen Blick suggerieren und aussergewdhnli-
che Details wie Bewegungen, Koérperhaltungen, Texturen,
Faltenwtrfe und das Spiel aus Licht und Schatten in den
Blickpunkt riicken. Es sind Details, die wir im Voruberge-
hen unbewusst wahrnehmen und die in der Flichtigkeit
des Augenblicks oftmals wieder verloren gehen. Der Foto-
graf fihrt uns mit seinen ungewdhnlichen Momentauf-
nahmen vor Augen, dass es jedoch vor allem diese unbe-
merkten Fragmente sind, die die Atmosphare einer Stadt
einfangen und spurbar werden lassen.

3 ANKE ZURN (*1964 IN WIESBADEN (D), LEBT UND
ARBEITET IN BIEL/BIENNE)

Die kleinformatigen Arbeiten zeigen abstrahierte Ansich-
ten von organischen Strukturen und Organismen. Auf
manchen Bildern glauben wir Pflanzenfasern oder Insek-
ten zu erkennen, andere wiederum erinnern an Quallen
und Meereslebewesen. Die Werke sind Teil der fortlau-
fenden Serie ON GROWTH AND FORM, an der Anke Zirn
seit 2020 arbeitet. Aus spielerischen Experimenten mit
Tusche, Gouachen und Aquarellfarben, sind Materialstu-
dien entstanden, die die Reaktion unterschiedlicher was-
serbasierter Farben auf Papier verdeutlichen. Ziirn geht es
dabei primar um den Entstehungsprozess der Form in Ver-
bindung mit vorgegebenen Materialien. So weist die Arbeit,
obwohl die Bilder keine konkret existierenden Spezies dar-
stellen, einen durchaus methodischen Charakter auf, der
an akademische Studien denken lasst. Titel und Arbeits-
weise orientieren sich an bekannte theoretische Schriften

wie D’Arcy Wentworth Thompsons «On Growth and Form»
(1917) und Friedlieb Ferdinand Runges «Der Bildungstrieb
der Stoffe» (1855). Auch das Format ist an die Grosse wis-
senschaftlicher lllustrationen angelehnt.

Anke Ziirn, ON GROWTH AND FORM (Arbeitsreihe), 2020-2021, Mixed
Media auf Papier, 24 x 18 cm, Courtesy die Kiinstlerin

4 MARLYS BRATSCHI (*1956 IN BIEL/BIENNE, LEBT

UND ARBEITET IN BRUGG)

Die Installation Am Ende der Arbeit (2020) besteht aus
einer Vielzahl an Feilen, die sich sowohl in ihrer Grosse
und Form, wie auch in ihrer Struktur und Feinheit unter-
scheiden und den vielseitigen Einsatz jenes Gebrauchsge-
genstands verdeutlichen. Ausdauer und Korperkraft, aber
auch Verwundbarkeit, sind Assoziationen, die die Kiinstle-
rin mit dem Werkzeug in Verbindung bringt. Feilen faszinie-
ren sie. Deshalb schaltet sie eine Annonce in einer Lokal-
zeitung und macht eine interessante Feststellung: Aufihre
Anzeige melden sich ausschliesslich verwitwete Frau-
en. Die augenscheinliche Bedeutung und emotionale Ver-
bundenheit, die das Werkzeug auf Manner ausiibt, die Zeit
ihres Lebens damit gearbeitet haben, wird in Anbetracht
der Resonanz liberdeutlich.

Bratschi Gibersetzt diese nachvollziehbare, aber in ihrer
Evidenz dennoch Uberraschende Tatsache in eine wohl-
komponierte Anordnung. So erscheint das Werkzeug in
ihrem Werk wie ein filigranes Muster, dass die Feilen trotz
ihrer rauen und groben Oberflachenbeschaffenheit zu
asthetischen Objekten werden lasst und den ideellen Wert
auf eindrickliche Weise widerspiegelt.

5 KOTSCHA REIST (*1963 IN BERN, LEBT UND
ARBEITET IN BERN)

Fir die finf grossformatigen Collagen der Werkserie SO
FAR SO GOD (2021) verwendet Kotscha Reist eigene Male-
reien aus den vergangenen zehn Jahren. Den Gemalden
des Kiinstlers liegen gefundene Fotografien oder Abbil-
dungen aus Printmedien zugrunde, die erin seinen Bildern
frei interpretiert und in neue Kontexte setzt. Seine For-
mensprache ist auf das Wesentliche reduziert. Dieses Cha-
rakteristikum wird auch in seinen Collagen deutlich. Die
Auswahl der Bilder und das anschliessende Zerschneiden
dieser erfordert eine tiefgriindige Auseinandersetzung



mit dem eigenen Euvre und fihrt nicht nur zu einer for-
malen Neu-Interpretierung seines malerischen Schaffens,
sondern auch zu ganzlich anderen Bildkompositionen. /n
SO FAR SO GOD lassen sich vertraute Motive wie Men-
schen in ungewohnlichen Posen, Tiere und Aststrukturen
finden, die in seinen Malereien immer wieder auftauchen.
Der Kiinstler erschafft aus den einzelnen Segmenten neue
Bildinhalte und Narrationen, die zusatzlich durch geomet-
rische Hinterglasmalereien ergadnzt werden. Diese sind in
die Glasflache des bestehenden Bilderrahmens integriert,
sodass die raumliche Wahrnehmung verstarkt wird.

6 PHILIPP SCHAERER (*1972 IN ZURICH, LEBT UND

ARBEITET IN STEFFISBURG UND ZURICH)

Die Arbeiten der Serie Codex N (2020) zeigen organisch-
kristalline Strukturen, die uns an mikroskopische Aufnah-
men erinnern. Der Kiinstler spielt bewusst mit der doku-
mentarischen Erfassung der Wirklichkeit - das Objekt
scheint vor dem neutralen Hintergrund regelrecht zu
schweben. Auf diese Weise wird die surreale Erschei-
nungsweise der abgebildeten Motive verstarkt. Die drei-
dimensionalen Korper wirken wie Abbildungen aus einem
Fachlexikon und dennoch kénnen wir sie keinem Kontext
zuordnen.

Die skulpturalen Objekte basieren auf einer organi-
schen Elementarform, die der Kiinstler am Computer mul-
tipliziert und deformiert hat. So weisen die Strukturen
einerseits eine naturalistische Qualitat und Greifbarkeit
auf, wirken aber gleichzeitig irritierend und realitatsfremd.
Schaerer hélt uns mit seiner Arbeit unsere eigene Unsi-
cherheit vor Augen, zwischen Bild und Abbild zu unter-
scheiden und macht uns auf die zunehmende Vermi-
schung von Digitalisierung und Realitat aufmerksam.

7 MARIATACKMANN (*1982 IN WATTENWIL,

LEBT UND ARBEITET IN WALD)

Die Installation Ohne Titel (2020) besteht aus filigranen
Spuren aus Sand. Maria Tackmann ist bekannt fir ein-
druckliche Arrangements aus gefundenen und gesam-
melten Materialien und Zeichnungen. Die Kiinstlerin leg-
te zunachst geradlinige wie gebrochene Glasstiicke aus.
Die Leerstellen, die sich teilweise zwischen den einzel-
nen Feldern ergaben, fillten sich in einem zweiten Schritt
mit Sand, der wiederum die freien Bereiche der daraufhin
weggenommenen Glasscherben umreisst. So treten beide
Materialien in ein narratives Ensemble, dass sich gegen-
seitig bedingt. Sand und Glas wirken auf den ersten Blick
kontréar, dennoch ist beiden Materialien eine offensichtli-
che Fragilitat zu eigen. Wahrend Glas durchsichtig und zer-
brechlichist, kann Sand durch einen Windhauch verwehen
und fortgetragen werden.

So vermag Tackmann nicht nur zwei divergierende
Materialien durch ihre jeweilige Absenz untrennbar mit-
einander verweben, sondern sie verdeutlicht durch die
grafisch anmutende Asthetik der Installation zudem die
Verganglichkeit beider Elemente.

8 OLIVER KRAHENBUHL (*1963 IN BASEL, LEBT UND
ARBEITET IN AARAU/SUHR)

Die Aquarelle der Werkserie New Fragility (2021) zei-
gen grafisch anmutende Linienstrukturen, in denen der
Klnstler der Unsicherheit nachsplurt, die seit der Pande-
mie unmittelbar zu unserem Alltag gehoért. Vermeintlich
Unverriickbares wird plotzlich in Frage gestellt und linea-
re Entwicklungen in Okonomie und Gesellschaft wie auch
personliche Biografien bekommen Risse. Die Welt ist aus
den Fugen geraten. Krahenbiihl verdeutlicht dieses ohn-
machtige Gefuhl auf virtuose Weise. Die Geradlinigkeit
der Striche suggeriert Stabilitdt und Ordnung. Gleichzei-
tig wird das Unumstdssliche dieser festgefahrenen Struk-
turen durch breite Farbstriche und amorphe Formengebil-
de durchbrochen. Auf diese Weise erweckt die geordnete
Linienstruktur einen ungemein fragilen Eindruck, der durch
die Entscheidung des Kiinstlers, die Linien ins Ungewisse
verlaufen zu lassen, zusatzlich verstarkt wird.

9 LORENZ FISCHER (*1993 IN BERN, LEBT UND
ARBEITET IN BERN)

In der fortlaufenden Werkserie Move with the Leaves -
Shine with the Chrome (seit 2020) befasst sich der Kiinst-
ler Lorenz Fischer mit der grafischen Technik der Frot-
tage (Abreibung), bei der die Oberflachenstruktur eines
Objekts mithilfe eines Bleistifts auf ein dariberliegen-
des Papier ubertragen wird. Das Zerteilen und anschlies-
sende Zusammenheften der einzelnen Elemente lassen
unterschiedliche Reliefe entstehen, die in ihrer Wirkung
und Kategorisierung zwischen Bild und Skulptur chan-
gieren. Auf den ersten Blick wirken die Werke wie Plasti-
ken aus Metall. Erst bei ndherer Betrachtung offenbaren
sie sich als Zeichnungen auf Papier. Der Kiinstler eréffnet
so ein Wechselspiel zwischen Eindruck und Wirklichkeit.
Die fragile Grafik wird in der Vorstellung der Betrachten-
den zu einem scheinbar festen und harten Material, des-
sen Unbiegsamkeit wiederum durch das Aneinanderhef-
ten der einzelnen Fragmente in Frage gestellt wird.

Lorenz Fischer, "=, 2020, Graphit auf Papier,
100 x 100 cm, Courtesy der Kiinstler



10 EMMANUEL WUTHRICH (*1969 IN DELEMONT, LEBT
UND ARBEITET IN PORRENTRUY)

Emmanuel Withrich beschaftigt sich in seiner Arbeit
Nauffrage - survivants - campements (2019) mit der
andauernden Problematik der Flichtlingspolitik. Ausge-
hend von Théodore Géricaults «Floss der Medusa» (1818-
1819), unterteilt der Kiinstler das Gemalde in vier Teile,
die jeweils fir ein Schicksal stehen. Géricaults Darstel-
lung eines realen Dramas war revolutiondr und zeigte
die letzte Kraftanstrengung der Uberlebenden, ihre letz-
te Chance auf Rettung. Auch Withrichs Arbeiten rufen in
der direkten Gegenlberstellung starke Emotionen her-
vor. Der Klinstler macht uns darauf aufmerksam, dass die
Schicksale der gefliichteten Menschen viel zu oft in Ver-
gessenheit geraten. Wahrend die Schreckensbilder von
den Grenzen Europas, den menschenunwiirdigen Fliicht-
lings-Camps oder den zahlreichen Booten im Mittelmeer
bei uns nur wie kurzzeitige Momentaufnahmen in den
Medien auftauchen, ist die dramatische Situation fiir die
Gefllichteten real. Der Kinstler halt uns diese erschre-
ckende Tatsache vor Augen und macht deutlich, dass die
Pandemie die Tragik nur noch weiter in den Hintergrund
unseres Bewusstseins gertckt hat.

11 SEBASTIEN SCHNYDER (*1990 IN BASSECOURT,

LEBT UND ARBEITET IN GENF)
Die skulpturale Installation Résonance (2020) besteht
aus alten Parkettdielen. Auf den ersten Blick wirkt es so,
als waren die Holzlatten wie beilaufig in einer Ecke auf-
gehauft worden. Das Fischgratmuster ist jedoch noch
deutlich erkennbar, sodass der Boden behutsam aus sei-
ner urspringlichen Form herausgeldst und in den Aus-
stellungsraum transferiert worden zu sein scheint. Aus
der Sound-Anlage, die sich unter den Holzdielen ver-
birgt, ertont das Gerausch eines knarrenden Parkettbo-
dens. Unmittelbar wird der an der Wand lehnende Stapel
alter Latten zu einem scheinbar lebendigen Korper, der
auf etwas Vergangenes verweist, das es derartig nicht
mehr gibt.

Der Kiinstler fangt so den Geist des originaren Raumes
ein und lasst die Erinnerung an jenen Ort durch den Klang
eines Momentes auf eindriickliche Weise weiterleben.

12 MAJARIEDER (*1979 IN KESTENHOLZ, LEBT UND
ARBEITET IN BASEL)

Die grossformatigen Arbeiten gehéren zu der 16-teili-
gen Werkserie Nazareth (2020), die aus verschiedenen
Tuschemalereien besteht. Die Farbe wurde grossflachig
Schicht fur Schicht unter dem Aspekt einer diagonalen
Teilung auf das Blttenpapier aufgetragen. Die so ent-
standenen Farbfelder lassen die Uberlagerungen der ver-
schiedenen Tuschen stellenweise erkennen und wecken
so den Eindruck von Tiefenraumlichkeit. Rieder betrach-
tet das Papier alsimagindren Raum. Die diagonalen Linien
kontrastieren mit dem zum Teil lasierenden und dann wie-
der deckenden Farbauftrag. Ein Spiel der Wahrnehmung
entsteht, dass die Farbfelder mal vor- und mal zurick-
springen lasst. Auf diese Weise wird das zweidimensiona-
le Bild zunehmend plastisch und zu einem visuellen Erleb-
nis illusionistischer Abstraktion.

13 ALINE WITSCHI (*1995 IN BIEL/BIENNE, LEBT UND
ARBEITET IN BIEL/BIENNE, BUREN AN DER AARE
UND ZURICH)

Die installative Arbeit Himmel und Hélle (2019) besteht aus

gefalteten und ineinandergesteckten Papieren, deren Falt-

weise dem gleichnamigen Kinderspiel entnommen ist. Das

Werk entstand, wahrend die Kiinstlerin nebenberuflich als

Kassiererin arbeitete. Witschi nahm den repetitiven Cha-

rakter dieser Tatigkeit auf und Ubersetzte ihn in ihre kinst-

lerische Arbeit. Die immer gleiche Bewegungsabfolge
bleibt in der Installation durch das einzelne Blatt ersicht-
lich. Gleichzeitig hinterfragt die Aneinanderreihung aber
auch den Sinn der Wiederholung, indem die ineinander-
gesteckten Einzelteile eine neue Form entstehen lassen.

Diese mag die Dichotomie der Repetition verdeutlichen,

mit der sich die Kinstlerin in ihrem Werk auseinander-

setzt: Bedeutet Wiederholung Erldsung und Sicherheit
oder Monotonie und Abstumpfung? Rickschritt oder Fort-
schritt? Himmel oder Holle?

14 REBEKKA FRIEDLI (*1989 IN BERN, LEBT UND
ARBEITET IN BERN UND ZURICH)

Die Videoarbeit LEVEZA (2021) zeigt die gebeugte Riicken-
ansicht eines nackten Korpers auf einem felsigen Boden.
Der Hintergrund gibt den Blick auf ein Meer frei, das am
Horizont von einem milchigen Himmel begrenzt wird. Die
dunstige und pastellige Farbigkeit erinnert an die atmo-
sphérische Stille wahrend der Morgenddmmerung. Die
Aufnahme hat etwas Malerisches, Friedvolles und strahlt
eine ungemeine Ruhe aus, die das Meeresrauschen akus-
tisch unterstreicht. Die Kuinstlerin arbeitet stets mit ihrem
eigenen Korper. Die Sinnlichkeit, die dabei splrbarwird, hat
zugleich etwas extrem Abstraktes. So erinnert die gebeug-
te Gestalt zu Beginn des Videos an eine marmorne Skulp-
tur. Wahrend des langsamen Aufrichtens erscheint sie bei-
nahe androgyn bis sie sich schliesslich als Frau offenbart.
LEVEZA thematisiert das Korperlose, das wir oftmals mit
Begriffen des Physischen zu umschreiben versuchen. So
findet eine innere Bewegung ihre Entsprechung im physi-
schen Ausseren, wahrend das sichtbare Aussere gleich-
zeitig zu einer inneren Befindlichkeit wird.

15 RENATA BUNTER (*1962 IN BUREN, LEBT UND
ARBEITET IN BERN)

Die Installation 7716 Stabe (2021) besteht aus rot ange-
malten Holzstaben, die an verschiedenen Stellen gebro-
chen und mit Gipsbinden wieder restauriert wurden.
Der immer gleiche Prozess des Brechens, Flickens und
Bemalens ist Teil des performativen Werkes und wird an
jedem Ausstellungsort von der Kiinstlerin wiederholt. Auf
diese Weise hinterlassen alle Prasentationen individuel-
le und unverkennbare Spuren, sodass Skulptur und Raum
in einen Dialog treten. Wahrend die Bruchstellen an ver-
gangene Orte erinnern, nehmen die Stabe durch ihre
Prasentationsform immer auch einen direkten Bezug
zum jeweiligen Raum. Beim Anlehnen an die Wand bie-
gen sich die einzelnen Stecken und finden letztlich ihre
Form selbst. Das Brechen suggeriert Verletzlichkeit, aber
vermittelt zugleich auch einen filigranen Eindruck, der
durch das Anlehnen der Holzstdbe an der Wand zusétz-
lich verstarkt wird.



16 SIMONE HAUG (*1981IN BERN, LEBT UND ARBEITET
IN BIEL/BIENNE)

Es sind lediglich Farbspuren, die auf den Malereien von
Simone Haug zu sehen sind - dynamische rote Pinselstri-
che und vereinzelte schwarze Farbtupfer auf einem weis-
sen Malgrund. Die Formensprache ist bis aufs Wesentliche
reduziert und doch wird das Motiv der Werke regelrecht
splrbar. Die Serie Résonance (2020) ist Teil einer umfas-
senden Werkgruppe, an der die Kiinstlerin seit 2019 arbei-
tet. Der Ausgangspunkt eines jeden Bildes ist die Begeg-
nung mit einem Menschen, einer Personengruppe oder
einem Ereignis. Begegnungen haben stets etwas Fliich-
tiges und Unvorhersehbares. Gleichzeitig sind sie aber
immer auch einzigartig. Die Sensibilitat, mit der die Male-
rin der Besonderheit dieser Augenblicke nachspurt und
durch die scheinbar beilaufig gesetzten Farbspuren kiinst-
lerisch zum Ausdruck bringt, ist augenscheinlich. Jeder
Pinselstrich scheint das Wesentliche dieser Zusammen-
treffen einzufangen. So wird das Bild zu einem unbestimm-
ten Raum, in dem die Reaktionen und Empfindungen der
Klnstlerin widerhallen.

17 ROKKO GOTTWALD (*1978 IN BERN, LEBT UND

ARBEITET IN BERN)

Rokko Gottwalds Gemalde erscheinen in ihrer Abfolge wie
eine Erzahlung. Sie sind Teil der Werkserie The Tragedies
(2021), in der uns der Kiinstler auf eine autobiografische
Reise durch seine Kindheit mitnimmt.

Das Werk Me with my Parents (2021) zeigt eine verblass-
te Tapete mit Blumenornamenten, an der ein Familienpor-
trait hangt. Der Titel verrat, dass es sich um den Maler
und seine Eltern handelt. Die dustere Farbgebung sugge-
riert Melancholie und Schwermut, die auch in der sptirba-
ren Distanz zwischen den Figuren zum Ausdruck kommt,
obwohl sie auf dem Bild eng beieinanderstehen und sich
teilweise sogar beriihren. Die Gesichter der Eltern hat der
Kinstler schwarz ibermalt. Wahrend die Mutter sich fur
den alkoholkranken Vater aufopferte, blieb die Beziehung
zu ihrem Sohn eher oberflachlich.

Das Werk Dad drove our car into a tree, my Birthday
82 (2021) zeigt die makabre Gegenuberstellung von Alko-
hol und Kinderspielzeug auf einem runden Tisch. Werkti-
tel und Geburtstagskuchen verdeutlichen, dass es sich
um denvierten Geburtstag des Malers handelt. An diesem
Tag verursachte der Vater betrunken einen Autounfall. Die
Stiihle bleiben leer, der Kuchen unbertihrt.

| wrote my own Melodrama, Winter 97 (2021) han-
delt davon, dass der Kiinstler im Jahr 1997 seine Ausbil-
dung abschloss und folglich aus dem Elternhaus auszie-
hen konnte. Zu sehen ist dieselbe geblimte Tapete. Doch
anstelle des Familienportraits hangt hier ein Selbstbildnis
an der Wand. Der Blick des Malers ist zuversichtlich in die
Ferne gerichtet, bereit fiir einen neuen Lebensabschnitt.
Der Kassettenrekorder verdeutlicht die Bedeutung der
Musik, die ihn wahrend dieser Zeit begleitete.

18 LEA FROHLICHER (*1986 IN BERN, LEBT UND
ARBEITET IN SOLOTHURN)

In ihrem Dokumentarfilm Bewegung im Stillstand (2021)
halt Lea Frohlicher die ungewisse Reise des Oltner Kultur-
lokals Coq d’Or durch die Schwierigkeiten des Lockdowns
fest. In Anbetracht fehlender Gaste, stornierter Konzer-
te und der letztlichen Schliessung, begibt sich das Team
auf die Suche nach einer neuen Identitat fiir das Lokal. Die

Klnstlerin gewahrt uns so nicht nur einen Einblick hinter
die Kulissen eines Gastronomiebetriebes zu Zeiten der
Pandemie, sondern erzahlt zugleich eine Geschichte Gber
kulturelle Entschleunigung, der emotionalen Suche nach
neuen Chancen und Mdoglichkeiten, zerplatzten Trdumen,
eine Ruckbesinnung auf das Wesentliche und Gedanken-
reisen in eine unsichere Zukunft.

Hinweis: Der Dokumentarfilm beginnt jede halbe Stunde.

19 NINARIEBEN (*1992 IN BERN, LEBT UND ARBEITET
IN BERN UND BASEL)

Die grossformatigen Fotografien Sentimental Title, loa-
ding (2020) zeigen Aufnahmen von Sonnenuntergangen,
die jeweils von einem weissen Feld durchbrochen wer-
den. Diese Leerstellen entstanden durch die Reflexion auf
der Fensterscheibe und stehen in starkem Kontrast zum
dammrigen Abendrot. Nicht nur das grelle Weiss hebt sich
deutlich von dem dunklen Hintergrund ab, auch die gera-
de Form kontrastiert zu den organischen und verschwom-
menen Wolkenformationen. Die Kiinstlerin untersucht die
Wechselwirkung zwischen Innen und Aussen, zwischen
N&he und Distanz, Natur und Technik. Die Stimmung des
Abendhimmels klingt in den hellen Feldern auf eindrickli-
che Weise nach. Sie geben Raum fiir Reflexionen und ful-
len sich beinahe intuitiv mit Gedanken, Empfindungen und
Assoziationen, die unausgesprochen bleiben.

Nina Rieben, Sentimental Title, loading, 2020, Flachbettdruck auf Alu-Dilite,
260 x 195 cm, Courtesy die Kiinstlerin
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