
Megazin 4 
Flüchtige Tat 
das Zine zur Ausstellung BANG BANG
Museum Tinguely, Basel 2022



01.07.
18:00 Ausstellungseröffnung
Sarina Scheidegger: In Company,  
Collaborating Waters
Ausstellung vom 2.07. bis 31.07.2022

19:00-21:00 Videoprogramm
Einführung ins Thema und Videoprogramm
Ostschweiz, Appenzell, Bündnerland, kuratiert 
von
Andrea Vogel, Stefan Rohner 
mit Videos von Isabel Rohner, Wassili Widmer 
(Appenzell); Pascal Lampert, Ines Marita Schärer 
(Graubünden); Asi Föcker, Andy Guhl, Martina  
Morger, Riccarda Naef, Lika Nüssli, Juliette 
Uzor (St. Gallen); Sarah Hugentobler, Gambas/
Schmalz, Christoph Rütimann (Thurgau);  
Alexandra Meyer, Ursula Scherrer (Schaffhausen)

02.07.
17:00-21:30 Performances
Darren Roshier, Claudia Barth mit Trudi Barth,
Ariane Andereggen mit Bambazú – Carmenza 
Rojas Potes und Paula Andrea Orozco,  
Alex Baczynski-Jenkins (Film)

03.07.
13:00-16:00 Talks
Mo Diener, Yann Marussich, Almut Rembges im
Gespräch mit Gabriel Magos, Darren Roshier,  
Claudia Barth, Ariane Andereggen

Alle Zeichnungen und Keramiken von Echo und Verstärkung – 
Martina Böttiger, Daniela Brugger, Lena Eriksson, Iris Ganz, Martina 
Gmür, Chris Hunter, Anina Müller, Chris Regn, Antonia Röllin, Doro-
thea Rust

Fotos von Markus Goessi

BANG BANG ist ein recherchebasiertes Ausstellungsprojekt von Revolving Histories/ 
Performance Chronik Basel und Museum Tinguely. Im Sommer 2022 werden die Perfor-
mancekunst und translokale Performancegeschichte:n im Museum Tinguely ausge-
breitet. 
Die prozessorientierte Ausstellung rückt die Schweizer Performance-
landschaft, ihre Akteure und Akteurinnen und Netzwerke ins Zentrum 
und stellt mit 7 Fragestellungen Themenschwerpunkte vor. 

Das vierte Wochenende stand unter dem Thema: 4 – Flüchtige Tat (Politik, 
Aktivismus, Feminismus)
Die dynamische Beziehung zwischen Subjekt und Kollektiv und der Wunsch nach 
Selbstermächtigung ist der Künstler:in und der politischen Aktivist:in gemein-
sam. Wenn Anliegen nicht nur mit Zeichen und Symbolen skandiert, sondern mit 
unerwarteten Bildern und neugestalteten Gesten vorgetragen werden, erweisen 
sie sich oft als offene und zugewandte Kommunikationsformen. Anliegen werden 
dabei sichtbar, verständlich und neu verhandelbar. Performancekunst will irri-
tieren und verführen, Verhältnisse und Regimes in Politik und im öffentlichen 
Raum hinterfragen und Tatsachen schaffen.



Pressestimmen
Lumpen Station – Talking Gazes 
Radiosendung zu den Performances bei Flüchtige Tat
mit Chris Regn, Camille Regli, Marion Ritzmann,  
Andrea Marioni (Moderation), Ivan Crichton (Technik und Editing)
11.07.2022, 01:31:43
https://lumpenstation.art/archive/show/talkinggazes3

Museum Tinguely Vimeo Kanal
Rückschau zum Thema 3 – Zur Radikalen Gleichwertigkeit von Erfahrungen 
sowie Vorschau zum Thema 4 – Flüchtige Tat 
https://www.youtube.com/watch?v=aNUqZ_a2hU0

Frida Magazin
Kann Kunst Politik?  
Artikel von Mathias Balzer zur Performance von Darren Roshier
https://fridamagazin.ch/artikel/ 
wie-kommt-die-kunst-ins-leben%EF%BF%BC/

Fotoproduktion VIA Basel, 2021
Arbeit am Kollektivkörper,
auf dem Foto: Martina Gmür

Performance von Claudia Barth 
(rechts) mit Trudi Barth (links)
forced to the ground

Foto: Markus Goessi



Aus dem Ankündigungstext auf der Website des Museum Tinguely 

17:00

Performance Darren Roshier
How can this performance [really] defeat capitalism?
Diese Performance erforscht die politische Bedeutung der zeitgenössischen Kunst und insbesondere 
jener der Performance. Durch die Verflechtung von Live-Momenten, theoretischen Diskursen und Vi-
deos wird Darren Roshier die politische Wirksamkeit seines Vorhabens überprüfen.
Kann man die politische Bedeutung einer Performance berechnen? Wie kann man sie stärken? Neu-
tralisiert die zeitgenössische Kunst – durch ihr Streben nach Autonomie – alle Möglichkeiten einer 
politischen Reichweite, die in einer anderen sozialen Realität als der der zeitgenössischen Kunst ver-
ankert ist?

17:30

Performance Claudia Barth mit Trudi Barth,  
Kostüm in Zusammenarbeit mit Milena Heussler

forced to the ground
Zusammen mit meiner Mutter falle ich zu Boden.

18:30

Performance Ariane Andereggen
The last European Happening
mit Bambazú – Carmenza Rojas Potes und Paula Andrea Orozco

Eine Aktualisierung des ersten europäischen Happenings von 1960.
Im Museum Tinguely gibt es aktuell eine Ausstellung über einen Künstler, Schriftsteller, Veranstalter 
von mehr als 70 künstlerischen Manifestationen, der Jean-Jaques Lebel heisst. Er gehört zur euro-
päischen 68er Generation, innerhalb deren er sich auch mit Antifaschismus, Anarchismus und dem  
Kolonialismus in Algerien beschäftigte. Er wird als erster Erfinder des Happenings in Europa rezi-
piert. Die Performance ist ein Versuch einer Aktualisierung dieser Rezeption in Bezugnahme auf den 
Eurozentrismus und weissen Feminismus gemeinsam mit Kunstaktivistinnen eines black-feministi-
schen Kontexts aus Lateinamerika.

20:00

Film mit anschliessendem Gespräch Alex Baczynski-Jenkins
You are a guest now, 2022
Der Film ist teils Dokumentarfilm, teils Fiktion ohne Handlung oder Erzählung, stattdessen wird ein 
affektives Feld gezeichnet, in dem Freundschaft, Intimität und Zusammensein als Wege des queeren 
Zusammenlebens in einer feindlichen Umgebung nachgezeichnet werden. Die Protagonisten sind in 
Warschau lebende queere Performer, und der Film folgt ihren Freundschaften und bringt Momen-
te zusammen, die Erfahrungen von Heimat und Heimatmachen evozieren, die sich als queere Lust, 
Sehnsucht, Zugehörigkeit und Widerstand manifestieren.

Fotos:  
Aktionshalle und Sichtungsstationen  
der Online-Sammlung, 
Zeichnung Fränzi Madörin im Pavillon im Park
rechts unten: Maps der verschiedenen Regionen



Die zweite der drei Wechselausstellungen im Ausstellungsraum präsentiert Sarina Scheidegger. 
Die Künstlerin wurde eingeladen, retrospektiv zum eigenen Werk und im Bezug zum künstleri-
schen Netzwerk eine Ausstellung einzurichten. Mit im Fokus steht das Format der Performance-
ausstellung als ein Aufeinandertreffen von prozesshaften und stabilen Werkpräsentationen.

In Company zeigt im hinteren Raum eine Übersicht von Sarina Scheideggers Arbeit mit Texten 
und deren Veröffentlichung in unterschiedlichsten Formaten als Ursprung ihrer performativen 
Praxis. In Performances werden die Texte für einen Moment als räumliche Konstellation erfahr-
bar, hörbar. Mit Publikationen und Editionen, Plakaten, bedruckten Pullis und Klebern finden 
die Texte immer wieder neue Träger:innen, um im öffentlichen Raum präsent zu sein und mit-
zureden. Es zeigt sich ein intensives Nachdenken über das Verhältnis von Drucksache und Per-
formance, von der Performanz der Sprache und der Schrift.

Collaborating Waters führt die Auseinandersetzung der Künstlerin mit den Ideen des Hydrofe-
minismus fort, wie ihn Astrida Neimanis in ihrem Buch «Bodies of Water: Posthuman Feminist 
Phenomenology» 2017 postuliert hat. Die gleichnamige Publikation collaborating waters ver-
sammelte 2021 Texte der Künstlerin und bildete zusammen mit musikalischen Kompositionen 
befreundeter Kunstschaffender das Ausgangsmaterial für eine erste chorische Aufführung. Im 
Museum Tinguely werden diese Kompositionen nun improvisierend aufgegriffen. Erstmals 
wird dafür im Raum mit einem handgewebten Teppich, Kleidern und Keramiken eine Ordnung 
ausgelegt, die gleichermassen gedanklich von den Museumsbesucher:innen als auch tatsächlich 
– jeweils an den Samstagen von 15:00 bis 17:00 Uhr – von den Performer:innen aktiviert werden 
kann.
(Aus dem Saalblatt zur Ausstellung)

In Company,
Collaborating Waters

Sarina Scheidegger
Ausstellung und Performances
02.07. – 31.07.2022

In Company
mit Jimena Croceri, Ariane Koch, Kambiz 
Shafei, Alexandra Stähli, Anina Ung,  
Stingray Editions

Collaborating Waters
Performer:innen: Marie Jeger, Maira Nett, 
Mira Studer, Marzella Ruegge
Kompositionen: Franziska Baumgartner,  
Ulysses, Nicole L’Huillier, Tina Omayemi 
Reden, Melissa Vargas Franco
Kleid: Kathrin Siegrist und Iva Wili
Teppich: Sarina Scheidegger mit Loom – Raum
für Gewebe und textile Auseinandersetzung
Texte & Konzeption: Sarina Scheidegger
Typografie: Kambiz Shafei
Publikation: Stingray Editions

Sarina Scheidegger ist Künstlerin, Autorin und Herausgeberin.
Scheidegger verfügt über einen Master of Contemporary
Art Practice der HKB Hochschule der Künste Bern sowie einen
Bachelor of Fine Arts der Kunsthochschule HGK FHNW in
Basel. Verschiedene Formen des zusammen Arbeitens und des
gemeinsamen Denkens sind ein wichtiges Thema ihrer
künstlerischen Forschung. So arbeitet sie in unterschiedlichen
Konstellationen und Kollaborationen, zum Beispiel mit der
Künstlerin Jimena Croceri und der Autorin und Künstlerin
Ariane Koch. Sie hat zahlreiche internationale Stipendien und
Preise erhalten, darunter 2018 die Residenz FLORA in Bogota
mit dem Programm Coincidencia der Pro Helvetia und 2012
den Swiss Performance Art Award. 2016 gründete sie gemeinsam
mit Kambiz Shafei «Stingray Editions», um in Zusammenarbeit
mit Kunstschaffenden verschiedene Formate und Editionen zu  
veröffentlichen.

«Ich interessiere mich für das Kunstwerk als Situation und 
ob es historisch durch eine Erinnerung, eine Erzählung oder 
ein Relikt repräsentiert wird. Meine Projekte werden meist 
mit Plakaten, Büchern, Konzepten, Publikationen, Gesprä-
chen oder dem aufgeführten Text selbst dokumentiert.»

«Zurzeit untersuche ich die Problematik und Politiken rund 
um das Wasser an verschiedenen Orten und aus unterschied-
lichen Perspektiven, um meine Forschungen zu fluiden 
Bedingungen, feministischen Ansätzen im Zusammenhang 
mit Wasserthemen und auch zu den Einflüssen von Wasser 
auf unsere Handlungs- und Denkweisen fortzusetzen.»



Collaborating Waters
Sarina Scheidegger 

Collaborating Waters ist ein performatives Projekt mit textiler Materie, singenden Stimmen und tanzenden 
Körpern, die sich fluiden Zuständen und deren Vernetzungen widmen.
Das performative Projekt Collaborating Waters ist eine Performance und eine Ausstellung, die sich auf  
poetische Weise mit Wasser(politik), fluiden Zuständen und (Hydro)feminismus auseinandersetzt. Die  
Künstlerin Sarina Scheidegger interessiert sich für das kollaborative Moment (des Wassers), welches sich  
durch ihre künstlerische Praxis zieht und sich immer wieder in neuen Konstellationen formiert.  
Die Performance Collaborating Waters findet über die Dauer der Ausstellung jeweils am Samstag  
von 15:00 – 17:00 Uhr statt.





Flüchtige Tat 

Bericht von Gabriel Magos
BANG BANG Museum Tinguely – 02./03.07. 2022

Ich komme also mit meinem Objekt, mit dem ich schon seit einer rechten Weile unangekündigt im öffentlichen Raum unter-
wegs bin, komme ich hier her ins Museum Tinguely, um im Rahmen von BANG BANG zum Thema «Flüchtige Tat» vier Per-
formances anzuschauen und dazu etwas zu sagen und zu schreiben.
Auf dem Weg habe ich festgestellt, dass meine unangekündigten inoffiziellen, manchmal eruptiven Performances mit die-
sem Objekt im öffentlichen Raum eigentlich meine Form der flüchtigen Tat sind.
Wie komme ich dazu, was mache ich, weshalb mache ich das überhaupt? Wieso muss das unangekündigt sein? Wieso muss 
das ausserhalb von jeglicher institutioneller Einbettung sein? Was mir übrigens immer wieder grosse Mühe bereitet, weil es 
nirgendwo anerkannt ist und weil ich sehr oft selber nicht weiss, wie komme ich zu dem, was stellt das dar.
Dass das also meine flüchtige Tat ist, was ich da mache, und dass ich diese flüchtige Tat eigentlich mache, seit ich zwölf bin. 
Ich bin schon als Zwölfjähriger in den öffentlichen Raum gegangen und habe am Zürichsee etwas hingetan, einen Pappbe-
cher, und sass dann einfach da und wusste nicht, was passiert.
Es ging weiter, ich bin dann mit einem Holzrahmen unterwegs gewesen, mit einem roten Seil, mit einem roten Teppich, 
habe mit Kreide auf Boden und Wände gezeichnet. Ab 2014 war es ein grosses aufblasbares Tor in Menschenform, dann 
Kinderstühle, der rote Türvorleger Redmat und seit 2019 Fahnen. Ich war mit Fahnen unterwegs, mit der weissen Fahne,  
in memoriam Max Daetwyler, dem Schweizer Friedensaktivisten, den ich 1960 am Bellevue erlebte, wie er «Alle Menschen 
Brüder, legt die Waffen nieder» rief, mit der grossen weissen Fahne auch auf dem Roten Platz in Moskau.
Und dann kam der 24. Februar 2022, der Überfall der russischen Armee auf die Ukraine. Russische Panzer. Ich stehe hier 
wegen der russischen Panzer. Im November 1956 musste unsere Familie fliehen aus Ungarn. Ich war damals dreieinhalb. Ich 
habe ein Leben lang daran gearbeitet, das rauszukriegen, dass der Russe der Böse ist. Plötzlich, von einem Tag auf den andern, 
war das aber wieder aktiviert bei mir und ich konnte nicht mehr mit der weissen Fahne unterwegs sein.
Und dann ist dieses Objekt in mein Leben gekommen. Und mit diesem Objekt komme ich jetzt zum Tinguely Museum zum 
Thema «Flüchtige Tat» und frage mich: Ist denn die flüchtige Tat überhaupt möglich in einem Innenraum? Ist die flüchtige 
Tat möglich in der Institution? Mit dieser Frage bin ich hier hereingekommen.
Und der Erste, der sich mit dieser Frage abrackert, ist Darren Roshier – How can this performance [really] defeat capitalism? –,  
denn er hat es echt versucht, mit allen Mitteln die Frage zu beantworten: Ist denn politische Aktivität in einem Kunst-Kontext  
möglich? Ist die flüchtige Tat in einem solchen Raum wie hier, wo so viel Geld drin steckt, möglich? Er hat die Hintergründe 
thematisiert, er hat über Roche gesprochen und den Jahreslohn der Direktion. Sehr clever hat er die Figur des Hofnarren für 
sich genommen. Er erzählte die Geschichte des Hofnarren, der eine rote Linie überschritten hatte und nur noch wählen konn-

te, auf welche Weise er sterben sollte.
Und seine Antwort war: Ich will an hohem Alter sterben. 
Damit hatte er die existenzielle Pirouette geschafft. 
Und genau dies versucht Darren – versuchen wir wohl 
alle. Lasst uns jetzt hier den Kapitalismus besiegen.  
Da schwang und schwingt eine Art Galgenhumor mit. 
Darren erfand ein einfaches Vektoren-Gerät, mit dem er 
die finanzielle Effizienz mit der künstlerischen Effizi-
enz vergleichen konnte.
Und er zeigte Videoaufnahmen einer Grossdemonstra-
tion in Belgien, wo er mit ebendiesem Gerät mit-
marschierte. Ich fand das grandios. Ich selber bin auf 
Demon strationen mit der weissen Fahne und mit den 
Kinderstühlen mitmarschiert, aber ich habe dann aufge-
hört damit. Ich kriegte es nicht mehr auf die Reihe. Bei 
Darren hatte ich das Gefühl, dass er diese Kunst in der 
Demonstration als befreiend empfindet, und deshalb 
musste ich ihn zum Schluss umarmen.

Darren wies auf die Kapitalismuskritik von Jean Tinguely 
hin und verlas zum Schluss ein Pamphlet – mittlerweile 

mit der Hofnarren-Krause um den Hals – an ein Bildnis des Roche CEO. Eine Radikalität, die Darren hinkriegt, weil er poli-
tisch auch sehr aktiv ist und aus dieser Erfahrung schöpfen kann.
Dann kam eine zweite Radikalität mit Claudia Barth und ihrer Mutter Trudi Barth – forced to the ground. 
Da wurde ein Fenster an der gegenüberliegenden Seite des Raumes aufgerissen. Das war absolut subjektiv, persönlich.  
Claudia hat sich mit ihrer Mutter fallen lassen, immer wieder fallen lassen. Ich dachte, dass die Tochter die Mutter anleitet. 
Ein grosses Vertrauen zwischen den beiden war da. Sie haben sich auch gerauft, und im Hintergrund brannten zwei Sachen, 
wie zwei Lebenslichter. 
Da erschien mir etwas, das ich als das Generationenband empfand. Dieses Band, die familiären Bande, von Generation zu 
Generation, wo Übertragung stattfindet, im Guten wie im Schlechten, wo weitergegeben wird. 
Im anschliessenden Gespräch erfuhr ich, dass es genau umgekehrt war. Die Tochter wollte das Sich-fallen-Lassen von der 
Mutter lernen. Da habe ich das Generationenband zum zweiten Mal gesehen und bekam eine Ahnung von der zeitlosen Qua-
lität dieses Bandes.

Und dann kam die dritte Radikalität. Dann war Ariane Andereggen – The Last European Happening dran. 
Ariane hatte am Anfang so eine Art, irgendwie verwuselt, wo sind die Texte, was soll ich jetzt drannehmen, wie ist das jetzt  
mit dem Video, was könnte ich bringen …? Sie ist so rumgetigert, und ich habe mich gefragt – ist sie nervös … was ist los?
Und da ist mir ein Ausdruck von Richard Schechner eingefallen: partial inattention. Teilweise Unaufmerksamkeit. Wenn ich 
mit meinem Objekt in den öffentlichen Raum gehe, das steht dann einfach da, viele bemerken das gar nicht. Freunde fragen 
mich, wieso ich mich dem aussetze. Ich habe aber gemerkt, dass eine Aufmerksamkeit entsteht bei den Menschen. Bei prak-
tisch allen. In der Hauptbahnhofshalle, wo sie auf den Zug eilen, weichen alle, z. T. zehntelmillimetermässig, dem Objekt  
aus. Diese kleine Regung, auf die ich hinarbeite, diese kleine Regung habe ich bei Ariane auch gesehen. Ich habe versucht,  
das zu benennen, es ist mir aber noch nicht gelungen. In diesem Moment reisst Ariane das nächste Fenster auf: Sie macht  
eine Direktschaltung nach Kolumbien, zu den Aktivistinnen von Bambazú. Carmenza sprach zu uns. Da habe ich gemerkt:  
Es ist fadengerade, was Ariane tut. Sie hat abgelenkt, um mich noch tiefer packen zu können. Oder anders gesagt: Dieses auf 
mich als verwuselt oder unorganisiert Wirkende ist im Grunde eine Strategie in der Auseinandersetzung mit dem Ungeheuer-
lichen, mit den schreienden globalen Ungerechtigkeiten. 

«Im Museum Tinguely gibt es aktuell eine Ausstellung über einen Künstler, Schriftsteller, Veranstalter von mehr als 70 künst-
lerischen Manifestationen, der Jean-Jacques Lebel heisst. Er gehört zur europäischen 68er Generation, innerhalb deren er 
sich auch mit Antifaschismus, Anarchismus und dem Kolonialismus in Algerien beschäftigte. Er wird als erster Erfinder des 
Happenings in Europa rezipiert. Die Performance ist ein Versuch einer Aktualisierung dieser Rezeption in Bezugnahme auf 
den Eurozentrismus und weissen Feminismus gemeinsam mit Kunstaktivistinnen eines black-feministischen Kontextes aus  
Lateinamerika.» (Zitat)

Jetzt folgen meine Notizen, die ich während Arianes Performance gemacht habe:
Gemäss Alan Kaprow war Jean-Jaques Lebel der erste Erfinder des Happenings in Europa
Das Happening damals war eine Trauer-Prozession für eine junge Frau  
mit einem symbolischen Leichnam einer Skulptur, die in den Kanal geworfen wurde

Performance
Ariane Andereggen
The last European Happening
mit Bambazú – Carmenza Rojas Potes und Paula Andrea Orozco

Gabriel Magos während des Talks

Performance Darren Roshier How can this performance [really] defeat capitalism?



Ein Femizid liegt diesem ersten Happening zugrunde
Ariane hat zwei Frauen eingeladen aus Kolumbien,
die sie in Quito kennenglernt hat
Aktivistinnen, die selber von den
Goldminen betroffen sind
6 Tonnen Gold wurden aus Kolumbien in die Schweiz exportiert
Die Handarbeit der Frauen in Chokò 
Das Quecksilber fliesst in den Fluss
Pharmazeutische Erzeugnisse aus der Schweiz
Komplexe Diskurse
auch auf einer bildlichen Ebene verdeutlichen
mit dem Erklär-Bären
Femizide – Frauen werden getötet oder auch Männer, weil sie Frauen sind
Eine weltweite Struktur eines patriarchalisch-kapitalistischen Systems
Weisser Feminismus
Carmenza ist nun auf dem screen
Ariane: Ich bin weiss, werde älter, bin weiblich gelesen und aus lower class
Carmenza auf dem screen
I was born on the border Colombia Panama 
In a territory that doesn’t exist on the map
Vertreibungen und Tötungen finden statt
My family had to go
I was raped
But I am a beautiful woman
But I want this not to happen anymore
Ariane übersetzt nun Carmenzas spanischen Text
Es gibt viele Feminismen
Wir schwarzen Frauen tragen den Krieg auf unserer Haut
Ein Kampf, der immer wieder geführt werden muss
… Kolonialpolitik …
Black feminists believe in our men
Feminismus der weissen Frauen macht dunkle Frauen
zu einer Einheit, die sie nicht ist
This is a huge map of complexities
Bis 2015 hat die Schweiz 11 Tonnen Quecksilber nach Kolumbien exportiert 
Bei uns geht es weiter mit Quecksilber und Gold
We were in Kaserne for performances, we saw the beautiful shops in Basel
Quecksilber bleibt im Klima, in the rain too
Gives Headache
NGOs in dieser Krisensituation
Ariane: Man könnte den Moralischen kriegen hier
Unternehmen bringen Menschen um
Rassistischer Kapitalismus
380 Menschenrechtsaktivisten wurden getötet
Gibt es Fragen aus dem Publikum?
Who is Paula?
Hallo ich bin Paula von Rio de mujeres
Soy fotografa
I like to change the narrative how people see Chocò
Binnenvertriebene
Was ist Menschheit?
Anzahl der Femizide in Kolumbien
Was ist Natur?
Akademische Kunstblasen – Wie Kunst machen?
Menschen, die zum Schweigen gebracht wurden
Menschheit – we are human beings
Binnenvertriebene
Geflüchtete
Struktureller Unterschied
Territorium
Körper ist auch Territorium
Vermessung der Erde ist auch Vermessung der Körper
Biodiversität
Our space in Chocò
Come to visit us
Change the narrative

We watch the video in silence – Chocò Strasse Menschen
Ariane zeigt Figürli
Ein dickes Buch «Chemie und Pharma in Basel»
Schutzgewänder, Schuhe, ein grosses Ei, ein Stab
Ein weisses Tuch, das Tuch bedeckt etwas, eine Musik kommt dazu
Ariane trägt das weiss bedeckte Objekt nach draussen
Das Video von Chocò läuft weiter
Ariane geht zum Tinguely-Brunnen, nimmt das weisse Tuch weg und lässt das Objekt in den Brunnen gleiten
Das Objekt schwimmt nun im Brunnen

Ariane ist für mich in diesem Moment eine Voodoo-Priesterin. Ich bin zutiefst berührt. In einem Schwebe-Zustand. 
Tieftraurig und federleicht.

In der nächsten Performance ist gar keine physische Präsenz mehr. Alex ist noch nicht da. Ein Film wird gezeigt.

Alex Baczynski-Jenkins – You are a guest now, 2022
Als ich dreieinhalb Jahre alt war und wir geflüchtet sind, mussten wir alles zurücklassen. Nur die Kleider am Leibe, 
keine Papiere. Ich hatte Todesangst, habe die ganze Zeit geschrieen, wir sind durch den Todesstreifen gegangen, wo 
am Tag vorher 17 Menschen erschossen wurden. Jenseits der Grenze standen die österreichischen Autos, die haben 
uns nach Wien gefahren, wir wurden herzlich empfangen. Wir bekamen Kleider, zu Essen, eine Bleibe – und dann 
sind wir rumgehängt. Wir hatten nichts zu tun. Plötzlich – wow, Freiheit. Und was jetzt?
Das war ein Moment, der mich seit damals begleitet – jetzt wieder aufgewühlt –, da war etwas drin in dem Moment, in 
diesem Flüchtlings-Moment, da war etwas drin von Auflösung, von Freiheit und gleichzeitig existenzieller Angst. Es 
ist wie gleichzeitig und ineinander drin. Wenn man traumatisiert ist, geht man immer wieder an die Stelle, an diese 
Stelle zurück. Es ist schrecklich, es gibt Menschen, die deswegen ihr Leben beenden wollen, aber es hat auch eine un-
glaubliche Kraft, die ihren Lebensmut aus ihrer Verletzlichkeit schöpft.
Dieses Moment, diese Gleichzeitigkeit, diese Liquidität, diese Durchlässigkeit und gleichzeitige existenzielle  
Bedrohung hat Alex mit seinem Film eingefangen. Ganz nahe dran an seinen befreundeten Performancemenschen 
aus der queeren Community, die ja in Polen mittlerweile wirklich Angst haben müssen – ich habe 1994/95, als ich in 
Budapest arbeitete, bereits das Wiedererstarken dieses rechtskonservativ-schwarzen Nationalkatholizismus gespürt.
Diese Sinnlichkeit, Zärtlichkeit, Intimität und diese Durchlässigkeit, wo all diese Fragen der Identität, was ist  
Sexualität, was ist Eros, was ist Spiritualität, in der Schwebe sind, ins Fliessen kommen und wo und wie wird all dies 
politisch – und welche Rolle spielt das – Alex hat im anschliessenden Gespräch – nachdem er auf Ende des Filmes ein-
getroffen ist – darauf hingewiesen, auch einfach die kindliche Freude an schönen Kleidern und Travestien.
Ganz am Schluss des Filmes sitzen zwei Menschen an einem Wasser und die Frage nach zukünftigen Plänen ist im 
Raum und sie sagt, ich weiss noch nicht so recht, ich habe mich noch nicht entschieden – und cut. Dieser Moment 
hatte so etwas Beiläufiges. Und da ist mir ein Begriff eingefallen: Beiläufiger Widerstand. Casual resistance.

Alex Baczynski-Jenkins   Ariane Andereggen



Talk: Flüchtige Tat (Politik, Aktivismu, Feminismus)
Mo Diener, Yann Marussich, Almut Rembges, Gabriel Magos
im Gespräch mit Darren Roshier, Claudia Barth, Ariane Andereggen

Links: Foto Yann Marussich
Oben: Video Detox Dance von Roma Jam 
Session art Kollektiv
Unten: Foto Mo Diener



Performance Darren Roshier
How can this performance [really]  
defeat capitalism?



Collage zur Performance
Ariane Andereggen
The Last European Happening
mit Bambazú – Carmenza Rojas Potes und Paula Andrea Orozco



Performance Claudia Barth  
mit Trudi Barth
forced to the ground

forced to the ground
Performance von Claudia Barth mit Trudi Barth

Text von Ursula Scherrer

das Entzünden der Hände
je 5 Finger entflammt
zwei Frauen hintereinander auf einer langen Matte stehend 
sie ein bisschen grösser
sie ein bisschen kleiner
ich sehe ihren Rücken
in Stille
sag, wenn etwas falsch ist
auch fernes Vogelgezwitscher
Unbewusstes mäandernd
verschlagene Eier und ein Brunnen
atmen
verletzte Knie
Fragmente
die zur Tante führen
mit Geduld
kauern von damals eine Zumutung im Heute
Kinder alleine Projekte Schmerz
die Schräge sehen synchron oder spiegelverkehrt
Gleichzeitigkeit
sie folgt ihr 
folgend dem Atem oder doch der Bewegung
Fall auf die Schulter
beidseitig
was fällt leichter 
der Fall oder das Aufstehen
mittig auseinander gleichzeitig im Spiegel leicht verschoben
folgt sie ihr oder doch sie ihr?
die Hand tropft
sie kauert
Hand in Hand
ein choreografischer Kampf oder im Kämpfen verhangen
Körper an Körper
ich denke an sie im Bauch von ihr
anschmiegen abstossen fallen lassen schwimmen
der Atem
auch die Hand fällt
die Eleganz der Jahre
die Hitze der Flamme
es tropft
es rollt
sie rennt
verrollt
auch rückwärts rollt es sich
ein Arm hoch
und der runde Rücken
ein kurzer Blick
sie zu ihr
und sie zu ihr
verharren in der Anstrengung
es fällt
war es ein Finger?
ein Blick in die Augen
die Berührung zweier Frauen
die Berührung im Blick



Kann Kunst und Kultur 
ohne Feminismus überle-
ben?  Kann politische und 
gesellschaftskritische Kunst 
überleben? Kann Kunst 
und Kultur ohne Femi-
nismus überleben? Kann 
Kunst und Kultur ohne 
Feminismus überleben?  
Kann politische und ge-
sellschaftskritische Kunst 

Art of
Inter

vention
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THINK TANK IV :
SYMPOSIUM

01. – 03.11.2018
Kunstmuseum Bern
The symposium was attended by a total of 241 people.

The symposium Archives of the Ephemeral. Thinking, Prac-
ticing, Interconnecting – A Debate on the Accessibility of Per-
formance Art in Switzerland brought together 18 contributions 
on performance art archival practices. As the program makes 
clear, the symposium treated artistic approaches on an equal 
footing with theoretical considerations, thus unfolding a color-
ful variety of approaches. Embedded in the exhibition Répub-
lique Géniale, the themes and questions of the previous think 
tanks were taken up again and reinterpreted, expanded and dis-
cussed by internationally renowned artists and theoreticians. 

Speakers and Artists
( alphabetical order; title in original language )

• Nicolas Brulhart ( Bern ): Parallel history ? The Archive and 
the Performative in the Kunsthalle Bern

• Barbara Büscher ( Leipzig ): Archivprozesse. Über Logiken 
des Sammelns und die Medialität von Artefakten eines 
Performance-Archivs 

• Annet Dekker ( Amsterdam ): Enduring Liveness. Towards 
building Networks of Care 

• Antonia Erni ( Bern ): Eat Art Performances
• Esther Ferrer ( Paris ): Mais qu’est ce que c’est une perfor-

mance ? 
• Sabine Folie ( Linz ): Visualisierungsstrategien von Archiv-

en der Performance- und Medienkunst am Beispiel von 
VALIE EXPORT

• Claudia Grimm ( Bern ): Die täglichen Übungen des Kollek-
tivs DARTS ( disappearing artists )

• Daria Gusberti ( Bern ): Manifestation of Performance
• Hayley Newman, Bryan Reedy ( London ): Archives and 

Databases for Artists by Artists 
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• Boris Nieslony ( Cologne ): Mind the GAP – Berner Selfies
• Eleanor Roberts ( London ): Live Art and the Archive: Feminist Reconfigu-

rations 
• Dorota Sajewska ( Zurich ): Kunst als Nekro-Archiv 
• Sigrid Schade ( Zurich ): Responding
• Beate Schlichenmaier ( Bern ): Zukunftsperspektiven der Archivierung von 

Performancekunst
• Dorothea Schürch ( Bern ): Audioscoring ( III. Teil ). Material: Joseph Beuys
« Ja Ja Ja Ja Ja Nee Nee Nee Nee Nee », 1968
• Walter Siegfried ( Munich ): Man zählt und schliesst es nicht im Kasten ein 
• Marlies Surtmann ( Vienna ): Performancekunst abgespeichert und 

eingeschrieben. Potentiale des Körpers als Archiv und Wissensspeicher
• Wen Yau ( Hong Kong ): Researching the Restiveness: This is NOT a Per-

formance; This is NOT an Ethnography 
• Martha Wilson ( New York ): Martha Wilson and Franklin Furnace Archive

In the course of the discussions, the focus shifted successively from prag-
matic questions of feasibility ( How can the ephemeral be archived ? ) and the 
performance potential of various archiving and documentation formats ( Which 
medium is conducive to archiving and to what extent ? ) to aspects of access 
and mediation, re-use and updating. Furthermore, it was clearly noticeable that 
performance art, even in its archived state, wants to be kept alive, remembered 
and performed again. This requires the communities to think along and to be 
willing to set up publicly accessible interfaces that allow for the continuation of 
the discourse as well as artistically performative action. For this reason, open 
microphones ( open mics ) were organized in advance, into which the audience 
could speak about their experiences, criticism and reflection immediately after 
the presentations in a performance-related manner.

The symposium with the descriptions of the individual contributions printed 
in the programme booklet and the biographies of the presenters, the audio re-
flections and the description texts of the « wild » archives of the poster wall are 
extensively documented online ( see Publications, page 40 ). The artistic-per-
formative approaches were not only perceived as concrete archive practice but 
also as artistic works. The symposium clearly demonstrated how important 
the art-centered approach is ( which generally stands for PANCH ) because the 
unpredictable diversity of performance art constantly produces new fields of 
possibility that can provoke new ways of thinking and order structures within 
more classical archives.

« Folksonomie »

Pascale Grau
Olivia Jaques
Tabea Lurk
Valerian Maly
Margarit von Büren
Julia Wolf

WIKI Mediathek

12

13

THINK TANK I :
ARCHIVES OF THE 
EPHEMERAL AND
DATABASES

23.03.2018
Academy of Art and Design FHNW Basel
 
Guests: Heidi Eisenhut ( Schauwerk Trogen, Kantonsbibliothek Appen-
zell Ausserrhoden; represented by a video document ), Jürgen Enge 
( HGK FHNW Basel ), Irene Müller ( Zurich ), Birk Weiberg ( SAPA Bern )

Participants: 31 Persons

Databases play a central role at the interface between 
digital ( often institutional ) archive practices and ( public ) ac-
cess: they not only index and manage archived content, but 
the systems also provide access for research purposes. They 
can potentially be linked to other databases or platforms and 
inscribed in ( artistic, administrative, scientific, etc. ) networks. 
Therefore, artistic reflection and production processes increas-
ingly lead to databases or fail because of them. 

Initial questions

• How can performance art be described and / or made ac-
cessible from an archival point of view ? 

• What could moderate ( metadata ) models of archiving look 
like ? 

• What is the previous / future network structure for and be-
tween archives housing performance art ?

 
The spectrum of topics discussed in the first think tank 

ranged from the question of how to get into the archive as a 
performance artist and who should do all the work ( continu-
ously / when ) that favors a later admission, to the visionary 
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« Wo und wie können Artefakte, die nicht in einen Ordner 
oder Schublade passen, zugänglich bleiben oder werden ? 
Und wer kann das leisten ? »
+
« Unbedingt auch einen physischen Ort, nicht nur digital 
anstreben. »

demand for web-based ( database ) interfaces that themselves 
produce performative narratives. 

Irene Müller presented the documentation of research re-
sults of the project archiv performativ ( ZHdK ). In her presenta-
tion she focussed on the mutual relationship between perfor-
mance, documentation and archive. 

In the contribution about the Schauwerk in Trogen, the 
eponymous concept was presented by René Schmalz. At the 
same time, the institutional challenges that emerge in practice 
as a result of the consolidation of a living archive which encour-
ages use became tangible.

Birk Weiberg presented the newly developed data model 
that SAPA had developed together with the Berne University of 
Applied Sciences for performing arts.

Jürgen Enge illustrated the networking potential of non-hi-
erarchical databases using the Integrated Catalogue ( Integri-
erter Katalog ) of the HGK media library as an example.

At the same time it remained noticeable that – despite all 
admiration and fascination – the interpretive sovereignty im-
plemented by archives and the production of historical truth( s ) 
provoked resistance in performance art. Thus classifications, 
genre characteristics and vocabularies are perceived as ( op-
pressive ) definitions rather than descriptions, as constricting 
rather than consolidating. On the other hand, digital systems 
make networking and publication potential technically viable, 
which in turn supports the decentralized, mutually correcting 
and relativizing flow of information in a global world and there-
fore was deemed as forward-looking.
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THINK TANK III :
« WILD » ARCHIVES

18.08.2018
PROGR, Bern

Guests: Patrick de Rham ( Les Urbaines ), Michael Hiltbrunner ( Zu-
rcher University of the Arts ), Sibylle Omlin ( BONE Performance Art 
Festival Bern ), Joëlle Valterio ( PPP PROGR Performance Platform ) 

Participants: 36 Persons 

The third think tank focused on « wild », self-organized, and 
artists’ archives, whose lateral thinking creates order structures 
that point out alternatives to hegemonic archive practices and 
expand the concept of archive.

Initial questions

• What stories do non-institutional or « wild » archives tell 
about performance art ? What is their potential in compari-
son to the narratives of institutional archives ?

• What strategies can be devised to preserve « wild » archives 
or parts of them in the long term ? What activities must be 
undertaken to this end ?

• Which organizational structure can be found in « wild » ar-
chives ? What can institutional archives learn from this ? 
But also vice versa: What can « wild » archives learn from 
institutions for their own preservation practice ?

Michael Hiltbrunner used his experience with the work on 
Peter Trachsel’s archive ( 1949 - 2013 ) to point out the chal-
lenges of the abundance of material and the potential of ar-
chive finds. The archive as a place of intensive accumulations 
of knowledge is never a product of chance and coincidence 
and can rarely be transferred en block. Individual engagement 
in collecting, researching and re-writing performance art ar-
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tefacts / documents in « wild » archives enables a kind of 
counter-historiography. There is a danger that precisely this 
knowledge will be modified during ( later ) integration, e.g. into 
institutional archives.

Sibylle Omlin addressed the quantitative, technical and 
strategic challenges of the BONE Archive ( 1998 - 2018 ). The 
« wild » character is rooted in the structure that has grown over 
20 years and the informal knowledge that is still in part exclu-
sively bound to the ( former ) BONE agents Valerian Maly, Peter 
Zumstein, Marina Porobic or Bernhard Huwiler. 

The accessibility and knowledge of agents and archives of 
performance art in Western Switzerland seemed to be even 
more difficult, which was the subject of an open, moderated 
discussion with Patrick de Rahm. The difference in the under-
standing of performance art in the various language regions 
was addressed, as was the role of state funding and ( once 
again! ) the commitment of individuals.

Most recently, Joëlle Valterio presented the programme of 
the upcoming PPP festival. The artist clearly addressed the 
flowing transition of roles of performance artists and / or cura-
tors as well as reflective cycles as a component of performa-
tive practice ( e.g. the role of feedback ).

All in all, it became clear that the order structures of « wild » 
archives often emerge in the course of action and are thus part 
of the artistic, research practice. They invite us to update and re-
write them, whereby the ephemeral character of performance 
art at the same time promotes its resilience. Even though ar-
chiving always remains fragmentary, the multitude of different 
media and resources adds a sometimes decentralized wealth 
of knowledge to the dominant perspectives of historiography. 
This has an activating effect insofar as it supports mutual 
learning and sharing, which can be reminiscent of grassroots 
democratic or collectively conceived initiatives and platforms.

« Parallel: analog ( an vielen Orten verteilt ) UND digital. »

18

19

THINK TANK II :
ARCHIVES OF THE 
EPHEMERAL AND
POLICIES 

25.05.2018
Swiss Institute for Art Research ( SIK-ISEA )
 
Guests: Madeleine Amsler ( Performance Price Switzerland ), Kath-
arina Dunst ( SIK-ISEA ), Felix Rauh ( MEMORIAV ), Sören Schmeling 
( photo archive of Kunsthalle Basel ), Harald Krämer

Participants: 18 Persons

In general, archives have conventions, collection logic and 
order structures. These are in seemingly insoluble conflict with 
the demand for more openness when it comes to more bulky 
documents and formats of performance art that are to find 
their way into the archives.

Initial questions

• Which artifacts of performance art become part of ar-
chives ? What are the challenges ?

• How would I like to find myself as an artist in the archive ? 
What is the way there ? 

• What requirements do archived performance art materials 
pose for accessibility ? Which needs of the users can be 
covered by the institutions through the provision of the ma-
terials ?

• Which minimal structure must be fulfilled in order for diver-
sity to have space ?

• What does it mean to be broadly based as an archive ? 
Which filters are / should / have to be superimposed ?
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The presentation by Felix Rauh of MEMORIAV made clear 
what funding agencies pay attention to when providing stra-
tegic advice to audiovisual archives: Every selection must be 
comprehensible; a professional status analysis must be car-
ried out; adequate conservation measures must be taken; the 
materials must be made accessible and the rights of use clar-
ified. 

Katharina Dunst revealed the specific criteria according to 
which SIK-ISEA collects written material ( including invitation 
flyers and press articles ) on individual artists. If an artist has 
reached a certain amount of entries ( performance artists with 
a performance event are treated the same as other artists with 
an exhibition participation ), he / she will advance into a higher 
processing level, which will result in an article with images of 
the work in the SIKART digital encyclopedia. The SIK-ISEA thus 
has a well-defined collection strategy that produces a quantita-
tive representation of performance activity in Switzerland when 
artists provide them with material. 

Madeleine Amsler’s contribution made it clear that entire 
collections, in the case of the Swiss Performance Art Award es-
pecially audiovisual material, have a better chance to be includ-
ed. The Swiss Performance Art Award is in negotiations with 
the Foundation SAPA regarding the inclusion of the collection. 

Think tank II made it clear that oral history projects are un-
derrepresented in archives and that artists could play a much 
more active role in archiving their work. Memo and art insti-
tutions as well as cantonal and Swiss funding agencies must 
also be sensitized to the specific requirements of archiving 
performance art. Performance art should not be marginalized 
by non-representation, but rather access to documents of per-
formance art should be more easily guaranteed in the future.

« Ich wünsche mir Sichtbarkeit und Vernetzung von 
Repositorien, die Zugänge schaffen zur Performance. »

1 - General information on (artistic) archiving practices in performance art: Pascale Grau, Margarit von Büren, Julia Wolf
2 - Digital archiving of performance: Tabea Lurk
3 - Future space of a living performance archive: Valerian Maly
4 - Transmission of socially engaged performance art and performative archival strategies: Olivia Jaques

Participation in the debate and contacts via WIKI

Performative Archives is a working group within PANCH since 2016, including Pascale 
Grau, Olivia Jaques, Tabea Lurk, Valerian Maly, Margarit von Büren and Julia Wolf. 
The future of performance art is interconnected with the question of the accessibility 
of performance art’s documents and artifacts, its archiving and historiography, as 
well as its active practice and further development. These matters are still an open 
desideratum for many which is why they have been discussed more and more widely 
in recent years. The working group has initiated exemplary projects and initiatives in 
the context of archiving performance art in the past and has been actively involved 
in debates. The Performative Archives working group is open to exchange and 
networking. An annual networking meeting is being held. The working group has been 
and continues to be involved in informal exchanges on specific issues and intends to 
continue to be a contact for the following topics in the future:

Performative Archive ist seit 2016 eine Arbeitsgruppe innerhalb von PANCH, bestehend aus 
Pascale Grau, Olivia Jaques, Tabea Lurk, Valerian Maly, Margarit von Büren und Julia Wolf. Die 
Zukunft der Performance Kunst ist mit der Frage nach der Zugänglichkeit der Dokumente und 
Artefakte der Performance Kunst, ihrer Archivierung und Historiographie ebenso verbunden, 
wie mit Aspekten der aktiven, gelebten Praxis und Weiterentwicklung. Dennoch finden sich 
gerade mit Blick auf die Archivierung viele offene Fragen, welche in den letzten Jahren immer 
mehr diskutiert wurden. Die Arbeitsgruppe hat in der Vergangenheit exemplarische Projekte 
und Initiativen im Kontext der Archivierung von Performance Kunst initiiert und sich aktiv in 
die Debatten eingebracht. Die Arbeitsgruppe Performative Archive ist offen für Austausch 
und Vernetzung. Es findet ein jährliches Vernetzungstreffen statt. Die AG stand und steht 
im informellen Austausch zu spezifischen Fragestellungen und beabsichtigt auch künftig 
Ansprechpartnerin für folgende Themen zu sein:

Hic Nunc

Als ich gerade mit dem OVRA Archives Projekt begann, wurde die digitale

Archivierung von Performance-Kunst gerade erst diskutiert. "Du willst etwas über

Performance für dein Archivierungsprojekt wissen? Rede mit Norbert Klassen".

Norbert Klassen? Das war doch dieser Bär von einem Mann, der mürrisch durch die

PROGR-Gänge ging? Ich hatte Respekt vor ihm, ja sogar Ehrfurcht. Ich raufte all

meinen Mut zusammen, und eines Tages fragte ich ihn:

"Herr Klassen, ich habe ein Archivierungsprojekt. Wir möchten auch

Performancekunst archivieren. Hätten Sie Lust und Zeit sich mit mir darüber zu

unterhalten? Ich möchte ihre Kunst archivieren."

Norbert Klassen lächelte mich an und sagte: "Ich glaube aber nicht, dass sich jemand

fürmeine Kunst interessiert."

Bernhard war ein sehr guter Archivar. Sein System macht es mir leicht,

seine Arbeit zu archivieren.

Jede Performance, die bis 1 987 zurückreichen, bestehen aus folgendes:

einer Videodatei der Aufführung, Standfotos (getrennt vom Video auf-

genommen, analog und digital), der ursprünglichen Projekt-

zusammenfassung, Skizzen, Korrespondenz, Flyern, Presse

Jedes Projekt hat seinen eigenen Ordner.

Sein gesamter Nachlass wird aus einer Festplatte und 6-8 Boxen bestehen.

Sehen Sie sich das Archiv auf

kleio.com an:

OVRA

ARCHIVES

www.ovra-archives.com

Ausstellung Bernhard Huwiler

27. Oktober - 26. November 2022

Galerie Bernhard Bischoff

PROGR_Zentrum für Kulturproduktion

Waisenhausplatz 30, Bern

Showroom videokunst.ch

Oktober - November 2022

PROGR_Zentrum für Kulturproduktion

Waisenhausplatz 30, Bern

Matinee in Kino Rex

Schwanengasse 9, 3011 Bern

Ich habe 2007 Bernhard Huwiler kennengelernt.

Bernhard war immer daran interessiert, seine Arbeit zu archivieren. Er hatte über die Jahre verschiedene

Ideen und wir hatten lange Diskussionen über die richtige Art der Archivierung von Performancekunst

gehabt. Bernhard hatte sich entschlossen, einen Verein zu gründen, der die Aufgabe hat, sein Werk zu

archivieren. Er wollte, dass ich seine Archivarin wird.

Genau eine Woche vor seinem Tod haben Bernhard, seine Tochter Meret, sein Bruder Thomas, Jürg

Oehninger, Nika Spalinger und ich den Verein KABH- Kunst Archiv Bernhard Huwiler - gegründet. Der

Verein trägt dazu bei, sein Werk der Öffentlichkeit zugänglich zu machen und lebendig zu erhalten. Sein

Nachlass wird so aufbereitet, dass er etappenweise an zuständige Organisationen überführt werden kann.

Die finanzielle Situation des Vereins reicht aus, um sein Werk zu archivieren.

Das Projekt OVRA Archives widmet sich der Förderung,

Vermittlung und Vernetzung von Kunstschaffenden durch die

Archivierung ihres Werkes. Ovra ist rätoromanisch und bedeutet

Werk. OVRA Archives vermittelt das Kunstwerk durch nicht

kommerzielle Projekte wie Editionen, Gesprächen, Ausstellungen

und einer elektronischen Präsentationsplattform.

J

J

e

e

t

t

z

z

t

t

g

g

e

e

h

h

t

t

e

e

s

s

u

u

m

m

d

d

i

i

e

e

W

W

u

u

r

r

s

s

t

t

!

!

!

!

"Das OVRA Archives Projekt, das bin Ich, Renée Magaña.

Ich begleite Künstler von ihrem Inventar bis zu ihrem Nachlass. Ein Nachlass wird gesichtet und

geordnet. Ich versuche, die Logik des Künstlers zu erkennen, um danach ein Archivierungssystem zu

entwickeln, das jedem ermöglicht, diese Logik zu verstehen. Der Prozess der Inventarisierung eines

Nachlasses ist fürmich sehr persönlich. Es ist notwendig, Tagebücher und Notizbücher zu lesen. Ich sehe

Skizzen und Arbeiten, die nicht alle für die Öffentlichkeit bestimmt sind. Das ist sehr intim. Ich muss

ständig objektiv entscheide, was für die Öffentlichkeit aufbewahrt werden sollte und was für immer

weggeworfen werden muss."

Digitales Archiv

Kompetenz- 

 zentrum

Oral History
Forschung

Dienstleistungen

Expertise

Diskurs

Sammlungen

Archiv

Nachlässe
Vorlässe

Erschliessung

Konservierung

Valorisierung

Studierende
Forschende
Kulturschaffende
Künstler:innen
Museen, Presse
Schüler:innen
Interessierte

Archive
Living

Bühnen-
kunst

Tanz

Theater

Perfor-
mance 
Kunst

Cabaret

Kulturerbe  Darstellende Künste 

UNIVERSE

Interviews mit Architekt:innen, Architektur:historikerinnen, Galerist:innen, Künstler:innen, Kurator:innen,  
Kunsthistoriker:innen zu verschiedenen Themen der zeitgenössischen Kunst und Architektur in der Schweiz.  

www.oralhistoryarchiv.ch

Vor meinen Augen und Ohren manifestiert 
sich das Kunstwerk innerhalb eines gesetz-
ten Zeitrahmens live. Das ist faszinierend,  
hat etwas Fragiles und Prekäres an sich, 
denn es bleibt immer ungewiss, ob die Per-
formance gelingt.

Jacqueline Burckhardt

Also ich werde in Vergessenheit geraten,  
aber das stört mich gar nicht. Es muss  
nichts für ewig sein. Die Bänder, sie ver-
schwinden, das ist die Natur des Materials.

Anna Winteler

Quellennachweis: 
Interview mit John M Armleder, geführt von Melissa Rérat, 28. November 2011. Interview mit Jacqueline Burckhardt, geführt von Fabian Schöneich, 7. Mai 2008. Interview mit Dieter Meier, 
geführt von Yasmin Afschar, Dora Imhof und Simone Mathys, 7. Mai 2008. Interview mit Anna Winteler, geführt von Katrin Sperry, Basil Schmid, David Pine und Dora Imhof, 14. Mai 2009.

Nous avons commencé à faire des choses où pendant 
quelques mois nous nous spécialisions, avec un ter-
rain d’entente, comme par exemple travailler sur les 
activités dans le froid et la neige ou sur l’eau, parce 
que nous faisions de l’aviron, cela était donc pour nous 
complètement naturel. Toutes ces activités étaient « 
discrètes », c’est-à-dire qu’elles n’étaient pas annon-
cées publiquement.
 
John M Armleder

Im Gegensatz zu dieser bürgerlichen, blö-
den Floskel „Kunst kommt von Können“  
würde ich sagen: „Kunst kommt von Nicht-
Können“. Eben vom sich Wundern, sich  
Freuen, sich auf vielseitige Aktivitäten,  
etwas Neues einlassen, und sicher auch  
getragen von der Angst, sein eigener  
Epigone zu werden. 

Dieter Meier

Abstract: This research focuses on the questions of con
servation of performancebased works, their temporal specifics, 
the involvement of the human and nonhuman body, the world  
of their extended trace history, memory, and archive. Explored 
are notions of care, the ideals of traditional conservation and 
their relations to tacit or explicit knowledge, skill and technique. 
Taking as a starting point the necessity for conservators to 
access and deepen this area of study, and unlike queries that 
situate these questions within other disciples, we approach 
performance as a necessarily ‘conservable’ form.

Dieses Forschungsprojekt konzentriert sich auf die Fragen 
der Konservierung von performativen Werken, ihren zeitlichen 
Besonderheiten, die Beteiligung des menschlichen und nicht 
menschlichen Körpers, die Welt ihrer erweiterten Spurenge
schichte, Erinnerung und Archiv. Dabei erforschen wir die 
Konzepte und die Ideale der traditionellen Erhaltung und ihre 
Beziehungen zu implizitem oder explizitem Wissen, dem 
technischen KnowHow und der Technik. Ausgehend von der  
Notwendigkeit, dass Restaurator*innen auf diesen Studien
bereich zugreifen und ihn vertiefen müssen, betrachten wir 
Performance als eine kon ser vierbare Form.

Introduction: This project centres on the conservation of per
formancebased artworks. Being of intrinsically short duration 
and involving human or nonhuman body, performance 
based artworks challenge the common assumptions that a work 
of art can be fixed, static and ‘conservable’ – an object easily 
constrained by the established systems of documentation and 
archival ordering. Because such a performance materialises 
only within a short temporal frame and thus refuses any endur
ing, material manifestation, its conservability seems beyond 
the bounds of possibility. As this project demonstrates, the tem 
poral specifics of performancebased forms are additionally 
complicated by the very notion of traditional conservation, which 
too often disregards the intangible aspects of heritage con
veyance – the transmission of memory, skill, technique, and tac
it knowledge. 

Methods and results: Unravelling the complexities involved in 
the conservation of performancebased forms, Performance: 
Conservation, Materiality, Knowledge aims to expose the theo
retical and practical apparatuses of conservation, its attach
ment to traditional paradigms, and the resultant shortcomings 
in the sphere of the intangible. Taking as its starting point the 
need for conservators to access and deepen this area of study, 
the project sets out to accomplish three principal aims:  
(i) Using selected examples of institutions and artworks, the 
project reviews and systematises emerging approaches to  
the newly established subfield of the conservation of perfor
mancebased artworks; (ii) In order to ensure that these 
works are preserved and accessible in the future, this project 
also explores new methods for conserving performance 
based works through: (a) forms of documentation and archives, 
(b) material residues and (c) the transmission of knowledge;  
(iii) In pursuing such a focus, the project reflects on conservation 
as a knowledgegenerating activity, and tests its potential 
contribution to broader discourses in performance studies, 
anthropology, art history and aesthetics.

Performance: Conservation, Materiality, Knowledge

Project head:  
Hanna B. Hölling

Team:  
Noémie Etienne (cosupervision PhD, UniBe), 
Jules Pelta Feldman (postdoctoral fellow),  
Emilie Magnin (doctoral candidate), 
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Electra Maria Letizia D’Emilio (project assistant)

Partner: 
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Duration:
10/2020–09/2024

Financed by:
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Frank and Patrik Riklin, Atelier für Sonderauf
gaben: Null Stern Hotel (Land Art Version), 2016. 
Installation with double bed, bedside lamp, 
pavers, and butler. Art Safiental, 15.7.–31.8.2016, 
Safiental, Grisons (Switzerland). (Image and 
courtesy: Atelier für Sonderaufgaben)

Com&Com (Johannes Hedinger and Marcus Gossolt): Bloch, 2011–ongoing. Performance at 
Shanghai’s Power Station of Art, 23.2.2013, 9th Shanghai Biennale (2.10.2012–31.3.2013). (Image 
and courtesy: Com&Com)

Filippo Minelli: Making of Silence/Shapes, 2016. 
Art Safiental, 15.7.–31.8.2016, Safiental,  
Grisons (Switzerland). (Image: Johannes Hedinger, 
courtesy: Com&Com)

Posterpräsentation im Panorama
Netzwerke und Forschungsprojekte zur Performancekunst sowie institutionelle und  
künstlerische Vorhaben im Umgang mit Performance dokumenten präsentieren sich im Plakatformat.
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Abstract: Künstlerische Arbeiten, die Lebensmittel beinhalten, 
sind häufig sehr kurzlebig und zeichnen sich durch eine  
multisensorische Dimension aus – neben dem Gesichtssinn 
werden auch andere Sinne der Betrachtenden involviert, wie 
Riechen, Tasten, Schmecken. Das Forschungsprojekt  
untersucht erstmals die Dokumentation, Analyse und Rezep- 
tion solcher Werke aus dreifacher Perspektive: 1 ) Konservie-
rung-Restaurierung, 2 ) Kunstwissenschaft und 3 ) Kunst/
künstlerischer Forschung. Dabei liegt der Fokus auf partizipa-
tiv-performativen und installativen künstlerischen Arbeiten 
der Gegenwart.

Artistic works that comprise actual foodstuffs are often highly 
ephemeral and characterised by a multi-sensory dimension. 
Besides the sense of sight, the observer’s other senses  
are also involved, such as those of smell, touch and taste. This 
research project is investigating for the first-ever time the 
documentation, analysis and reception of such works of art, 
and is doing so from three perspectives: 1 ) Conservation/ 
restoration; 2 ) Art studies; 3 ) Artistic research. The focus here 
is on participatory-performative works of contemporary art 
and on installations.

Einführung : Künstlerische Arbeiten aus Lebensmittel sind  
besonders vergänglich, da sie sich im Laufe der Zeit zersetzen. 
Auf welche Weise man einer derartigen konzeptuellen Kurz- 
lebigkeit und dem Verschwinden solcher künstlerischen  
Arbeiten begegnen kann, interessiert in diesem Forschungs-
projekt. Wie lassen sich solche Werke für die Nachwelt  
umfassend zugänglich halten sowie die ausgelöste multisen-
sorische Dimension angemessen berücksichtigen?

Methoden : Das Forschungsprojekt erforscht die Fragestellung 
mittels experimenteller Anwendungen. Im Rahmen des  
Teilprojekts Kunst/künstlerische Forschung entwickelt und  
realisiert ein Künstlerinnenduo zwei partizipativ-performative 
künstlerische Arbeiten mit Lebensmitteln. Daran wird im  
Teilprojekt Konservierung-Restaurierung der multiperspektivi-
sche Zeugenbericht als Dokumentationsverfahren für parti- 
zipativ-performative und ephemere Kunst erprobt.
Die Zusammenarbeit aus konservatorisch-restauratorischer, 
kunstwissenschaftlicher sowie aus performativ-praktischer 
Perspektive knüpft methodisch an Aspekte der künstlerischen 
Forschung an, indem sie eine angewandte Erforschung für  
und durch die Künste leistet. 

Ergebnisse : Das Projekt ermöglicht es, multisensorische,  
materialästhetische und bildtheoretische Dimensionen sowie 
den Wirkungsmodus von partizipativ-performativen und ins-
tallativen Kunstwerken mit Lebensmitteln für die Nachwelt zu 
erschliessen. 
Teilprojekt Konservierung-Restaurierung entwickelt und vali-
diert dabei das Dokumentationsverfahren des multipers- 
pektivischen Zeugenberichts. Dieses basiert auf der Bericht-
erstattung eines ausgewählten Publikums und funktioniert 
mittels Sprach- und Textzeugnissen. 
Teilprojekt Kunst/künstlerische Forschung tritt zum einen  
exemplarisch dafür ein, die zu entwickelnde Dokumentations-
methode anzuwenden und zu evaluieren. Zum anderen  
werden die künstlerischen partizipativ-performativen Arbeiten 
methodisch eingesetzt und erforschen, wie die ausgelösten 
sinnlichen Anreize eine Teilnahme beeinflussen und inwiefern 
eine sinnliche Involvierung des Publikums Diskurse auslöst. 
Teilprojekt Kunstwissenschaft nimmt das Spannungsfeld von 
materiellen Verfasstheiten, ästhetischen und bildlichen  
Dimensionen anhand von Fallstudien installativer Kunst seit 
1960 in den Blick. Es zeigt auf, dass durch den Einsatz  
von Lebensmitteln insbesondere das Verhältnis von Massen-
medien und Konsum künstlerisch verhandelt wird.

Lebensmittel als Material in installativen und  
partizipativ-performativen künstlerischen Arbeiten – 
Dokumentation, Analyse, Rezeption

Projektleitung :  
Fabiana Senkpiel

Mitarbeit : 
Bruna Casagrande, Celia Sidler, Nathalie Sidler

Laufzeit :
02/2019–07/2022

Finanzierung :
Schweizerischer Nationalfonds, SNF

Kontakt : 
www.hkb.bfh.ch/praktiken_und_ 
theorien_der_kuenste 
www.hkb-iptk.ch 
fabiana.senkpiel@hkb.bfh.ch
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Celia & Nathalie Sidler: Leck mich! Trauerspiel in einem Akt, 2020, Wettsteinhäuschen, Basel.  
(Bild: Chris Richter, © Celia & Nathalie Sidler)

Celia & Nathalie Sidler: Remember Remember, 2022, Kunstraum Dreiviertel, Bern.  
(Bild: Chris Richter © Celia & Nathalie Sidler)

Institute Materiality in Art and Culture 
Research

This research project investigates the objects, events, 
scores and ephemera that emerged in the spirit of 
Fluxus in the 1960s–70s in Switzerland, Europe, the UK 
and the USA. Inherently fluctuating by definition, 
Fluxus rejects any stable, material form. Considering 
the transitory aspects of Fluxus forms not destined  
for preservation, and looking through a multidisciplinary 
lens of conservation, art history, performance stu- 
dies, heritage studies and museology, our project 
will advance novel strategies for activating Fluxus 
through the reconstruction, adaptation and artistic 
reinterpretation of Fluxus forms. 

Dieses Forschungsprojekt untersucht Objekte, Events, 
Partituren und Ephemera, die im Geiste von Fluxus in  
den 1960er- bis 1970er-Jahren in der Schweiz, Europa, 
UK und den USA entstanden sind. Per Definition 
flüchtig, lehnt Fluxus eine stabile, materielle Form ab. 
Unter Berücksichtigung der vergänglichen Aspekte 
von Fluxus-Formen, die nicht für die Konservierung 
bestimmt sind, und durch einen multidisziplinären 
Blick aus Konservierung, Kunstgeschichte, Perfor-
mance Studies, Heritage Studies und Museologie, ent- 
wickelt unser Projekt neue Strategien zur Aktivierung 
von Fluxus durch die Rekonstruktion, Adaption und 
künstlerische Neuinterpretation von Fluxus-Formen.

Activating Fluxus
Introduction : Activating Fluxus centres on the lives 
and afterlives of Fluxus objects, events and ephem- 
era created in the 1960s–70s in Switzerland, Europe, 
the UK and the US. Fluxus transformed creative  
practice for good, not least by questioning the domi-
nant preconception of the artwork as something  
that endures unchanged. Inherently fluctuating by 
definition, the creative outputs of Fluxus reject  
any stable, material form. While many histories of the 
post-war avant-garde focus on the implications of 
nascent conceptualism and performativity for other 
artistic genres, the proposed project considers the 
fundamentally transitory aspects of Fluxus forms not 
destined for preservation. By seeking new ways to 
engage with the legacy of Fluxus through the lens of 
conservation, art history, performance studies, her-
itage studies and museology, this project examines 
the possibility of activating Fluxus, challenged as it is 
by its paradoxical coexistence of ephemerality and 
materiality, with implications for how we conceive of 
changeable artworks that emerged after the 1960s.

Methods and results : The project has three principal 
aims : (I) Using examples of collections and individual 
artworks held in Switzerland and abroad, the project 
reviews, catalogues, evaluates and systematises the 
current strategies for exhibiting, conserving and  
documenting Fluxus. (II) By means of a theoretical   
investigation of the notions of authenticity, change- 
ability and intentionality and the role they play  
in the continuing life of Fluxus intermedia, (III) the  
project advances new strategies for activating 
Fluxus works through (a) the reconstruction, (b) the 
adaptation and (c) the artistic reinterpretation of 
Fluxus forms.

Project Head  : 
Hanna B. Hölling

Team :  
Peter Schneemann (primary supervision 
PhD, UniBe), 
Aga Wielocha (Postdoctoral Fellow), 
N/A (Predoctoral Fellow), 
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Anonymous, Untitled (Activating Fluxus), 2021. Artistic appropriation of George Maciunas’ Fluxus Monogram Cards, ca. 1964.  

Performance Art 
Network CH

PANCH steht für Performance Art Network CH 
und wurde 2014 gegründet. Das Netzwerk  
mit ihren Mitgliedern verfolgt das Ziel, die  
Performance Kunst in der Schweiz öffentlich,  
künstlerisch und ideell zu stärken und zu fördern. 
Mit Diskussionsplattformen lädt PANCH ein, 
brennende Themen aufzugreifen und gemeinsam 
zu diskutieren. PANCH initiiert die Vernetzung 
von Performancekünstler*innen, Theoretiker*in
nen, Archivar*innen, Veranstalter*innen  
und Institutionen und bildet eine Lobby für  
kulturpolitische Anliegen. PANCH macht  
die Performance Szene Schweiz lokal und inter
national sichtbar, bündelt die Informationen 
und Aktivitäten und lässt sie ausstrahlen.

Die vielfältigen Aktivitäten der Arbeitsgruppen 
von PANCH sind online abrufbar.

www.panch.li

PANCH stays for Performance Art Network CH 
and was founded in 2014. The aim of the  
network and its members is to strengthen and 
promote performance art in Switzerland,  
publicly, artistically, and ideologically. Through 
discussion platforms, PANCH opens up the  
debate to address pressing issues and hot  
topics. PANCH initiates the networking of  
performance artists, theoreticians, archivists,  
organizers, and institutions, and forms a  
lobby for culturalpolitical concerns. PANCH 
makes the Swiss performance scene visible,  
both locally and internationally, bundles the  
information and activities and lets them  
radiate. 

The various activities of the PANCH working 
groups are available online.

www.panch.li
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NETWORKING 
       THE 
HISTORIES 
       OF 

PERFORMANCE
       ART

8.6. – 21.8.22 | PANORAMA
MUSEUM TINGUELY
“Networking the Histories of Performance Art” is an 
international network that brings together scholars 
and artists who research into the emergence of  
performance and action art in some of the lesser  
theorized, off-centre scenes and contexts in Europe 
with the purpose to explore parallels and differences, 
influences and legacies, and to share approaches  
to uncovering, understanding and reanimating these  
histories. The network was initiated in 2017 and  
currently involves a core group of twelve researchers 
with expertise in the histories of performance art  
in Ireland, Scotland, Wales, Portugal, Switzerland, 
former Yugoslavia, Hungary, Poland, Slovakia and Israel.
  “Networking the Histories of Performance Art”  
explores topics as wide ranging as: the canons and 
counter-canons of performance art; alternative models 
for periodizations and categorizations of performance 
art histories; hegemonial and anti-hegemonial  
narratives; gaps in the historical records; the  
politics of marginalization; and the facilitation of 
exchanges through festivals, collaborations, education 
and mail art. The network also offers a platform  
to exchange approaches for researching these histories: 
from archival work to oral histories, digital  
approaches and re-enactments, and to collaborative  
research between scholars and artists.
  “Networking the Histories of Performance Art” 
currently are: Amy Bryzgel; Andrea Euringer-Bátorová; 
Katalin Cseh-Varga; Sabine Gebhardt Fink; Stephen 
Greer; Tancredi Gusman; Dror Harari; Cláudia Madeira; 
Andrej Mircev; Fernando Matos Oliveira; Áine Phillips; 
Heike Roms.
  Affiliated members: Rosemarie Brucher; Margarit  
von Büren; Adam Czirak; Heinrich Lüber; Muda Mathis; 
Angelika Richter.
❶ Photo Dganit Berest von Efrat Natan’s “The Jordan Bridges” at the Tel Aviv Artists House, 1975 

� Photo series by Andrej Mircev Research and Meetings “Networking the Histories of Performance 
Art”, Berlin and Zürich 2018 / 2019.
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Einsammeln und Zugang schaffen
Die Sichtungsstationen zur Ausstellung
Die Sichtungstationen im Panorama-Teil von BANG BANG - TRANSLOKALE PERFORMANCE GESCHICHTE:N lassen die Besucherinnen und Besucher in die Fülle der Inhalte eintauchen, die
für die Ausstellung eingereicht wurden. Über 350 Vertreterinnen und Vertreter der Performancekunst haben in Vorbereitung der Ausstellung, aber auch mit Blick auf die dauerhafte
Zugänglichkeit, Informationen in ein Online-Formular eingetragen und fast überall auch umfangreiche Dateien und Daten hochgeladen, um so ihre Werke, Dokumentationen ganzer Festivals,
spezifischer Kunstanlässe, Werkserien, Kooperationen und vieles mehr zugänglich zu machen.
Dem Call des kuratorischen Teams Performance Chronik Basel sind so viele gefolgt, dass die Buntheit und Breite überwältigend wirken kann: Über 1'500 Einträge von über 2'000 Personen /
Gruppen gespeichert auf über 16'000 Dateien, die ca. 2 TB-Speichervolumen einnehmen. Beeindruckend!
So objektiv ein Blick auf die Zahlen wirken mag, so wenig macht er die Vielfalt und Breite dieser Einreichungen subjektiv wahrnehmbar. Hier kommen die Sichtungsstationen ins Spiel, die mit
vier unterschiedlichen Zugangsmodi alle eingereichten Inhalte während der Ausstellung abrufbar und, soweit dies im Medium der Dokumentation möglich ist, erfahrbar, erinnerbar,
recherchierbar machen. Neben einfachen, bis zu einem gewissen Punkt systematischen Recherchen bieten die Sichtungsstationen damit auch Raum für das Handelnde, Performative,
vielleicht auch Spielerische, das für die Performancekunst so wichtig und zugleich charakteristisch ist:

Der sog. GRID-VIEW kombiniert die Einreichungen in einer Rasteransicht. Unter einem quadratisch 
zugeschnittenen Vorschaubild des Beitrags sind grundlegende Informationen wie etwa der Titel, die 
Datierung, die Kunstschaffenden sowie eine technische Zusammenfassung der eingereichten Dokumente nach 
Medientyp aufgeführt. 
Die Reihenfolge orientiert sich an den sog. Eintrags-IDs, also der Zählungsnummer, die beim Hochladen 
automatisch generiert wurde. 
Das GRID verschafft einen raschen Überblick, kann einfach gescrollt werden und verlockt zum erkunden, was 
sich hinter der jeweiligen Kachel, auf den sog. Detailseiten verbirgt.

Die DETAILSEITEN zeigen alle Informationen, die über das Formularsystem eingereicht wurden und öffentlich 
zugänglichen sind. Im Zentrum stehen die Bilder, Textmaterialien (PDFs) sowie Video- und Audio-Dateien. Sie 
können direkt abgespielt oder beim Anklicken vergrössert werden. 
Interessant sind auf den DETAILSEITEN die vielen sog. Metadaten, welche darüber Auskunft geben, wer in das Werk 
oder die Werke involviert war, was der Austragungsort, der Anlass oder die Hintergründe waren. Neben Angaben zu 
den Künstlerinnen und Künstlern, Performerinnen und Performern warten auch die Dokumentierenden, die 
Kuratorinnen und Kuratoren und viele weitere Informationen darauf, entdeckt zu werden. 
Weil viele Personen häufig sehr viele unterschiedliche Dinge tun, wurden zwei Schreibweisen zur Charakterisierung 
gewählt: während die Sondernamen von Kunstschaffenden (alias) und Kollektiven in [eckige Klammern] gesetzt sind, 
werden die Rollen und Funktionen, wie etwa Gesang oder Stimme, Bühnenbild oder Maske etc., in (runden 
Klammern) ausgewiesen.

Wer einen systematischeren Zugang als das GRID bevorzugt und/oder direkt suchen oder die Einträge nach 
Künstlerinnen und Künstlern, Datierung oder Werktitel auflisten lassen möchte, bevorzugt vielleicht die sog. 
LISTENANSICHT. 
Auch in der LISTENANSICHT werden alle Inhalte zunächst grafisch aufbereitet, bevor das einfache Anklicken 
zur Detailseite führt. Obwohl hier sehr viel kleinere Vorschaubilder als das GRID präsentiert werden, wirkt sie 
in Summe strukturierter. 
Die LISTENANSICHT listet die Metadaten übersichtlich nach Eintragsnummer, Künstlerinnen und Künstlern, 
Jahr, Titel, den eingereichten Medien und die Performerinnen und Performer auf. 

Neben den geschilderten Versuchen, die Heterogenität zumindest grafisch so in den Griff zu bekommen, dass trotz Vielfalt eine gewisse Einheitlichkeit erzielt wird, können die beiden anderen 
Zugangsarten experimenteller, vielleicht auch sinnlicher und mithin körperlicher wirken:

Als DIGITALE SEE wird eine monumentale Collage bezeichnet, in welcher alle Bilder sowie von Videos und 
PDF ein Screenshot zu einem einzigen, grossen Poster oder Panorama zusammengerechnet wurden. Hier kann 
man mit der Vergrösserungsfunktion (Scrollrad an der Maus) quasi von der Unkenntlichkeit der Gesamtansicht 
bis an gut erkennbare Bilder heranzoomen und so visuell in den ganzen Kosmos ober eben das Bildermeer der 
DIGITALEN SEE eintauchen. 
Während ein Vorschaubild (oben rechts) durch ein rotes Rechteck den aktuell betrachteten Ausschnitt 
kennzeichnet und damit sicherstellt, dass man sich nicht komplett verliert, führt diesmal ein Doppelklick auf 
die jeweiligen Detailseiten der Einträge. 
Der Doppelklick ist nötig, weil beim Verschieben des Bildausschnitts bereits einmal geklickt wird. Ohne 
Doppelklick könnte man nicht bis an die Ecken navigieren und die durchaus bestehenden Grenzen des BANG-
BANG-Universums erkennen.

Am explorativsten und zugleich am ältesten ist die spielerische Zugangsform des sog. SALON DIGITAL. Hier 
wurde eines der ersten Sammlungs- und Ausstellungs-Guide-Systeme der Medienkunst quasi ausgekramt, die 
Authentizität wahrend digital restauriert und auf die Datenbasis von BANG BANG losgelassen. Von Walter van 
der Cruijsen entworfen und von Jürgen Enge in Code gegossen, präsentiert SALON DIGITAL einen interaktiven 
Zugang, hier zu Inhalten der Performance-Kunst. 
Die Werke sind in einem Labyrinth versteckt, durch das sich die Nutzenden wie in einem Computerspiel 
klicken. Wann und in welcher Reihenfolge die Treffer erscheinen, ist dem Zufall überlassen. Im Labyrinth sind 
die Werke (Treffer-Felder) durch dicke eckige Randmarkierungen gekennzeichnet. Werden sie von dem 
weissen Navigationselement getroffen, erscheinen auf der rechten Seite, wie im Original von 1997, Titel, 
Erscheinungsjahr(e) in runden Klammern, die Künstlerinnen und Künstler sowie die Beschreibung (wo 
verfügbar). Dahinter ist in Grau das Vorschaubild des Eintrags angedeutet. 
Erneut führt ein einfacher Klick auf die Detailseite. Zudem besteht oben rechts im BANG-BANG-Logo die 
Option zum Neuladen. Das ist besonders hilfreich, wenn man sich in eine Sackgasse manövriert hat. Wer sich 
eine Weile durch das Labyrinth bewegt, bekommt einen lebhaften Eindruck vom sog. Einsammelvorgang, der 
zur Datenbasis für BANG BANG geführt hat. So war ab Januar 2022 nie klar, welcher Beitrag als nächstes ins 
Archiv fällt. 

Die vier unterschiedlichen Zugangsformen des GRIDS, der LISTENANSICHT, der DIGITALEN SEE und des SALON DIGITAL sprechen unterschiedliche Charaktere an. Sie wollen einen 
Eindruck von der Vielfalt der Beiträge vermitteln und jene Wildheit beibehalten, die auf der (Meta-)Datenebene ein sehr deutliches Zeichen dafür ist, dass es sich um ein zum Community-
Projekt angewachsenes Ausstellungsvorhaben handelt. 
Zuerst war die Community gefragt und eingeladen, Werke, Inhalte und Dokumentationen einzureichen. Mit Eröffnung der Ausstellung ist die Community erneut eingeladen, 
Änderungswünsche zu artikulieren. Wer die bestehende Datenqualität durch sachdienliche Hinweise oder Korrekturen verbessern möchte, kann dies online tun unter: 
https://mediathek.hgk.fhnw.ch/bangbang/. 
Dort kann die bereits erwähnte Eintragsnummer (ID) und eine E-Mail-Adresse eingetragen werden. Daraufhin werden die zum Datensatz gehörenden Metadaten per Mail zugeschickt, sodass 
die fehlerhaften Angaben per Rücksendefunktion eingetragen und kenntlich gemacht werden können. [Tabea Lurk]

Posterpräsentation im Panorama

Netzwerke und Forschungsprojekte zur Performancekunst sowie  
institutionelle und künstlerische Vorhaben im Umgang mit Performance-

dokumenten präsentieren sich im Plakatformat.



Keramiken von Echo und Verstärkung zur Performance  
forced to the ground von Claudia und Trudi Barth.

Keramiken zur Performance Darren Roshier
How can this performance [really] defeat capitalism?

Das Megazin begleitet das Ausstellungsprojekt BANG BANG – translokale Performance-
geschicht:en mit sieben Ausgaben jeweils nach den Events zu den Fragestellungen der  
Recherche. Hier werden die Prozesse und Ergebnisse der Produktionen von Echo und  
Verstärkung – Schreiben, Zeichnen, Formulieren und keramische Formationen – vorgestellt  
und publiziert. Echo und Verstärkung sind zahlreiche und diverse künstlerische Vermittlungs-
formate zur Ausstellung BANG BANG mit partizipativen Konzepten, mit künstlerischen, nach-
haltigen, medialen Umsetzungen. 
Ziel ist es, gemeinsam – ausgehend von performativen Ereignissen, die im Rahmen der Ausstel-
lung BANG BANG stattfinden – in einen medial vielfältigen kreativen Austausch zu treten. 
Im direkten Erleben der Performances und der Arbeit als Autor:in von Werken in einer schillern-
den Umgebung, entstehen neue Kompetenzen im Austausch. Wir erhoffen uns Direktübertra-
gung, überraschende Transformationen und neue Ausgangslagen. Durch die Überführung
 in digitale Medien, in Veröffentlichungen in Zusammenarbeit mit dem Verlagswesen Existenz 
& Produkt und den Wiki-Formaten wird das Material sichtbar und repräsentativ. 
Die Nummer 4 bezieht sich auf die sogenannte Themenwolke Flüchtige Tat
(Politik, Aktivismus, Feminismus) vom 01. bis 03.07.2022 im Museum Tinguely in Basel.

Team Echo und Verstärkung:  
Friese, Ursula Scherrer, Barbara Ellenberger, Daniela Brugger, Anina Müller, Martina Böttiger, 
Lena Eriksson, Martina Gmür, Chris Regn, Antonia Röllin, Iris Ganz

Team BANG BANG:
Revolving Histories/Performance Chronik Basel und Museum Tinguely
Konzeption/Realisation: Lena Eriksson, Muda Mathis, Chris Regn, Andrea Saemann
mit: Sabine Gebhardt Fink, Deirdre O’Leary, Dorothea Rust,  
Margarit von Büren, Séverine Fromaigeat vom Museum Tinguely 
und für die Sichtungsstationen Tabea Lurk und Jürgen Enge

Das Projekt Echo und Verstärkung wurde freundlich unterstützt 
von Abteilung Kultur Basel-Stadt (Kulturvermittlung)
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http://existenzundprodukt.ch
ist das Verlagswesen für Künstler:innen
Nicole Boillat, Lena Eriksson, Iris Ganz und Chris Regn
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