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English

The Kunstlokal Festival has invited  
contemporary artists to engage with the 
histories and collections of seven local  
museums in the Zurcher Oberland. The theme 
Moving Collections is a gesture that  
signals the inclusion of new perspectives  
in museums and questions of social  
relevance through artistic positions. Reflec- 
ting on the region’s distinctive museum 
landscape, we sought out a format that could 
enable a critical exchange between artists, 
museums, and the public. Through invitations,  
an open call, and local initiatives, the festi- 
val includes 14 artistic positions that respond 
to the museum’s collection and the Zurcher 
Oberland’s industrial cultural history.

Presented works perceive the collections 
with a critical lens and engage with counter-
narratives. Traditional handcraft tech- 
niques and archival materials become the  
inspiration for new modes of artistic  
expression. In working with these museums, 
artists are addressing topics of identity,  
industry, craft, and community, which captu-
re the collection’s historical settings  
and contexts. Installations, performances, 
videos, sculptures, and participatory projects 
present the public with new ways of  
relating to these museums and the region’s 
cultural history.

Deutsch

Das Kunstlokal Festival lädt zeitgenös- 
sische Künstler: innen ein, sich mit  
der Geschichte und den Sammlungen von  
sieben lokalen Museen im Zürcher  
Oberland auseinanderzusetzen. Das Thema  
Sammlungen bewegen ist eine Geste,  
die eine Begegnung mit neuen Perspektiven 
in Museen und Fragen der gesellschaft- 
lichen Relevanz durch künstlerische Positi- 
onen anstrebt. Mit Blick auf die be- 
sondere Museumslandschaft der Region 
suchten wir nach einem Format, das  
einen kritischen Austausch zwischen Kunst-
schaffende, Museen und Publikum  
ermöglicht. Durch Einladungen, einen offe-
nen Aufruf und lokale Initiativen um- 
fasst das Festival 14 künstlerische Positionen, 
die auf die Sammlung der Museen  
und industrielle Kulturgeschichte des  
Zürcher Oberlandes reagieren.

Die Arbeiten nehmen die Sammlungen  
mit einem kritischen Blick wahr und setzen 
sich mit Gegenerzählungen auseinander.  
Traditionelle Handwerkstechniken und archi-
vierte Materialien werden zur Inspiration  
für neue künstlerische Ausdrucksformen. In 
der Zusammenarbeit mit diesen Museen  
befassen sich die Künstler:innen mit Themen 
wie Identität, Industrie, Handwerk und  
Gemeinschaft, die den historischen Rahmen 
und Kontext der Sammlungen aufgreifen.  
Installationen, Performances, Videos,  
Skulpturen und partizipatorische Projekte  
eröffnen dem Publikum neue Sichtweisen auf 
diese Museen und die Kulturgeschichte  
der Region.

Cynthia Stucki, Künstlerische Leiterin

Curatorial Statement
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Projekt F : Uster – machen und teilhaben! 

Xm2 Körper im Raum Ronja Römmelt

The Soaking Space Stefanie Knobel
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Das Café des Visions – eine Café-Lounge,  
die in einen Fahrradanhänger passt – reiste 
diesen Sommer durch das Zürcher Ober-
land. Wo immer es Halt machte, wurde für 
kurze Zeit ein mobiler Dorfplatz errichtet. 
In Wetzikon, Pfäffikon, Uster und Rüti  
diskutierten die Cafégäste über die Zukunft  
der Gemeinde und der Region: « Was ver- 
bindet Sie mit diesem Ort? Was wünschen 
Sie sich für seine Zukunft? » Am Ende  
dieser Entdeckungsreise steht das Kunst- 
lokal Festival, an dem die Künstlerin alle  
gesammelten Ideen zu einer Sternenkarte 
des Zürcher Oberlandes verbinden wird.  
Diese Karte wird gemalt und ist inspiriert 
von den Bedürfnissen und Wünschen  
der Menschen, die dort leben.

Cafe - Lounge : 
2. Oktober 2022, 11.00 – 16.00 Uhr 
Museum Neuthal 

The Café des Visions – a café-lounge  
that fits into a bicycle trailer – traveled 
throughout the Zurcher Oberland this  
summer. Wherever it stopped, a mobile 
village square was created for a short time. 
In Wetzikon, Pfäffikon, Uster, and  
Rüti, café guests discussed the future of 
the community and the region: “ What  
connects you to this place? What do you 
wish for its future? ” At the end of  
this journey of discovery is the Kunstlokal  
Festival, where the artist will compile  
all the collected ideas into a star map of 
the Zurcher Oberland. This map will be 
painted and is inspired by the needs and 
desires of the people who live there.

Anna Graber
Anna Graber inszeniert Kommunikationsräume für Aushandlungsprozesse über die  
Gestaltung des städtischen Lebens und des urbanen Raums. In Zusammenarbeit  
mit Stadtverwaltungen, Kulturinstitutionen, Universitäten und Festivals im In- und  
Ausland gestaltet sie Räume, in denen Zukünfte antizipiert und erprobt werden.

Sternenkarte Zürioberland
Museum Neuthal Textil- & Industriekultur

Café des Visions (mobiler Dorfplatz)
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a smell rises setzt sich mit den Musik- 
automaten des Klangmaschinen Museums 
auseinander. Die Entstehungszeit der  
Musikautomaten ist geprägt von der ersten 
industriellen Revolution. In dieser Zeit  
stand ein Weltbild im Zentrum, das einer  
privilegierten Schicht Macht über andere 
Menschen und technische Errungen- 
schaften zugestand. Konzepte wie Produk-
tivität und Massenkonsum traten in  
den Vordergrund. 

In ihrer künstlerischen Praxis untersucht 
Celia Längle soziokulturelle Verflechtungen 
und deren Codierungen. Im Vordergrund  
dieser Arbeit steht daher eine transforma-
tive Begegnungsebene mit dem histori-
schen und sozialen Kontext der Sammlung. 
Die Installation ist eine Umkehrung hin  
zu einer kontemplativen und emphatische-
ren Begegnung mit den Automaten  
und eine Aufweichung der Grenzen zwi-
schen Maschine und Mensch.

Dauerhaft während des Festivals 
ausgestellt.

a smell rises deals with the music automa-
tons of the Klangmaschinen Museum.  
The period of origin of the music automa-
tons is marked by the first industrial  
revolution. During this time, a worldview 
was central that granted a privileged  
class power over other people and tech-
nical achievements. Concepts such as 
productivity and mass consumption came 
to the fore. 

In her artistic practice, Celia Längle  
investigates sociocultural entanglements 
and their coding. The focus of this  
work is therefore a transformative level  
of encounter with the historical and  
social context of the collection. The instal-
lation is a reversal toward a contem- 
plative and empathic encounter with the 
automata and a softening of the bound- 
aries between machine and human.

Celia Längle
Celia Längle ist eine Künstlerin mit einem transdisziplinären Hintergrund. Ihr künstlerischer 
Prozess ist vor allem ein kombinatorischer Prozess, der Beobachtungen und Kon- 
strukte aus ihrem ursprünglichen Rahmen herauslöst, neue Gegenüberstellungen schafft 
und dadurch neue Bezüge, Bedeutungen und Erfahrungsräume generiert. Es ist ein  
Prozess der Dekodierung und Rekodierung, der Transformation und Deterritorialisierung.

a smell rises
Klangmaschinen Museum

Begehbare Blackbox ( Multimedia Installation )
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Ausgehend von den Materialien und  
der aktuellen Ausstellung im Museum Wet-
zikon realisiert Kira van Eijsden eine  
wachsende Installation, die sich auf  
die Fäden und Strümpfe der Idewe-Fabrik  
bezieht. Inspiriert von meterlangen  
Netzstrümpfen spinnt diese Arbeit Fäden 
zu den Theorien und Ideen von Donna  
Haraway, die sich um ihren Begriff des ten- 
takulären Denken dreht. Die Welt soll durch 
Anfassen, Fühlen, Ausprobieren wahr- 
genommen werden. Tentakel stehen dabei 
für das Andere, das Nicht-Menschliche,  
und werfen die Frage auf: Wie kann eine 
Wahrnehmung, die nicht zweiarmig,  
zweiäugig und einhirnig ist, sondern viel-
armig und vielhirnig, andere Formen  
des Wissens hervorbringen? Fragen nach 
Perspektiven kommen auf. Wer er- 
zählt welche Geschichten? Was wäre  
möglich, wenn?

Ein Werkstattbereich lädt die Besuchen-
den ausserdem ein, Teil davon zu werden,  
selbst an der Skulptur weiterzuarbeiten,  
sie wachsen zu lassen, Neues zu erschaffen 
und neue Geschichten zu kreieren. 

Workshops :  
Mittwochs und Sonntags, 14.00 – 17.00 Uhr 
3. September, 10.00 – 17.00 Uhr  
10. September, 14.00 – 17.00 Uhr 
Museum Wetzikon

Based on the materials and the current 
exhibition at Museum Wetzikon, Kira  
van Eijsden realizes a growing installation 
that refers to the threads and stock- 
ings of the Idewe factory. Inspired by  
meter-long fishnet stockings, this  
work spins threads to the theories and 
ideas of Donna Haraway, centered  
around her notion of tentacular thinking. 
The world is to be perceived through  
touching, feeling, trying things out. Ten- 
tacles here stand for the other, the  
non-human, and raise the question of how 
a perception that is not two-armed,  
two-eyed and single-brained, but many- 
armed and many-brained, can produce  
other forms of knowledge. Questions 
about perspectives arise. Who tells what 
stories? What would be possible if?

A workshop area also invites visitors to  
become part of it, to continue working on 
the sculpture themselves, to let it grow, 
and to create new things and new stories.

Kira van Eijsden
Kira van Eijsden setzt sich mit feministischen Themen und Selbstermächtigung ausein- 
ander und hinterfragt dabei die Narrative und Perspektiven des immerwährenden  
Patriarchats und seiner Auswüchse. In ihrer Arbeit verwendet sie die Medien Performance, 
Installation, Video, Musik, Text und Malerei. Getreu dem Motto: Gemischte Gefühle,  
gemischte Medien.

Quasikreatur ( to try and irritate )
Museum Wetzikon

Strumpfskulptur ( Multimedia Installation )
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Weidenruten wurden traditionell zum 
Korbflechten verwendet, auch wenn dieses 
Handwerk inzwischen etwas in Ver- 
gessenheit geraten ist. Ihre Biegsamkeit, 
wenn sie in Wasser gelegt werden, macht 
die Weidenruten zu einem idealen  
Material für die Bearbeitung. Mit Weidenru-
ten aus der Region hat Leandra Agazzi  
die Neststruktur auf dem Dach, Care Less, 
und das Gemälde, Map your Thoughts,  
das im Museum am Pfäffikersee zu sehen 
ist, geformt. Ein spielerischer Dialog  
zwischen organischen und technischen  
Abläufen reibt sich in den Werken.  
Die digitale, lineare Sichtweise auf die  
Welt, vorgegeben durch das Raster, ver- 
bindet sich mit der sinnlichen und  
vergänglichen Körperlichkeit der gewählten  
Materialien. Es vermittelt das Gefühl,  
nach Hause zu kommen – ins Nirgendwo.

« Ich habe das Nest sehr intuitiv ge- 
formt. Diese Konstruktion ist den Wänden  
der Pfahlbauern, die 3000 Jahre vor  
Christus am Pfäffikersee lebten, sehr ähn-
lich. Sie verwendeten Haselruten und  
bedeckten die Oberfläche mit Lehm aus 
dem See. Wie Menschen mit einem so 
direkten Zugang zur Natur leben konnten, 
berührt mich tief. »

Dauerhaft während des Festivals 
ausgestellt.

Willow rods have traditionally been used 
for basket weaving, although this  
craft is now somewhat forgotten. Their 
pliability when placed in water makes the 
willow rods an ideal material for pro- 
cessing. Using willow rods from the region, 
Leandra Agazzi sculpted the nest structure 
on the roof, Care Less, and the painting, 
Map your Thoughts, on view at the  
Museum am Pfäffikersee. A playful dialo-
gue between organic and technical  
processes comes together in these works. 
The digitally linear view of the world  
given by the grid unites with the sensual 
and ephemeral physicality of the  
chosen materials. It conveys the feeling  
of coming home – to nowhere.

“ I formed the nest very intuitively.  
This construction is very similar to the 
walls of the pile dwellers who lived  
on Lake Pfäffikon 3000 years before Christ. 
They used hazel rods and covered the 
surface with clay from the lake. I‘m deeply 
touched by how people could live with 
such direct access to nature.  ”

Leandra Agazzi
Leandra Agazzi kombiniert handwerkliche Techniken und natürliche Materialien,  
die ihre eigene «Geschichte» haben. In ihren installativen und skulpturalen Arbeiten kombi-
niert sie diese Materialien mit digitalen zeitgenössischen Themen. Zu den Themen,  
mit denen Agazzi arbeitet, gehören die Komplexe der Technologie, der Ordnung und der 
Wunsch, die Welt zu animieren und sie neu zu beleben.

Care Less / Map your Thoughts
Museum am Pfäffikersee

Care Less ( Weidenäste, LED, Kunst am Bau ) 
Map your Thoughts ( Weidenäste, Gips und LED, am Fenster des Museums )
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Viele Blumen, manche prächtiger und 
andere schlichter, haben Nähmaschinen zu 
unterschiedlichen Zeiten der Nähma- 
schinengeschichte dekoriert: von der Rose 
zur Lilie, vom Mohn zur Seerose, zum  
Enzian, Edelweiss und Margeriten – nicht so  
der Löwenzahn. Der auf unseren Wiesen 
allgegenwärtige Löwenzahn, mit  
seinen prall gelben Blütendolden, seinen 
gezackten Blättern und langen Pfahl- 
wurzeln, ist auf keiner Nähmaschine zu 
finden. Ganz im Gegensatz zu seinem  
Namensgeber, dem Löwen, der in unzähli-
gen Formen Nähmaschinen schmückte.  
In fast allen europäischen Sprachen trägt 
der Löwenzahn den Löwen in seinem  
Namen, doch sind sich die beiden, Löwen 
und Löwenzahn, in freier Wildbahn  
wohl nur selten begegnet. 

Die Arbeit Vom Löwen Zum Zahn spinnt eine  
sagenumwobene Geschichte von kultur- 
ellen, botanischen und historischen Begeg-
nungen vom Löwen und Löwenzahn.  
Eine Geschichte, die von der Sonne geblen-
det ist, vom Brüllen der Löwen bebt und 
auf unseren Wiesen gedeiht. 

Dauerhaft während des Festivals 
ausgestellt.

Many flowers, some more striking and 
others more plain, from the rose to  
the lily, from the poppy to the water lily, to 
the gentian, edelweiss and marguerites  
have decorated sewing machines at  
different times in the history of sewing 
machines – but not so much the  
dandelion. The dandelion, ubiquitous in our  
meadows, with its plump yellow flower 
umbels, serrated leaves and long taproots, 
is not to be found on any sewing  
machine. Quite in contrast to its name- 
sake, the lion, which adorned sewing 
machines in countless forms. In almost all 
European languages, the dandelion  
bears the lion in its name, but the two, 
lions and dandelions, have probably  
rarely met in the wild. 

The work Vom Löwen Zum Zahn spins a  
fabled tale of cultural, botanical, and histo-
rical encounters of the lion and dan- 
delion. A story dazzled by the sun, quiver-
ing with the roar of lions, and thriving  
in our meadows. 

Leonie Brandner
Leonie Brandner interessiert sich für Materialitäten und Texturen von Geschichten,  
wie Objekte Geschichten enthalten können und wie Materialien in narrative Erfahrungen 
von Momenten eingebunden werden. Ihre Arbeit ist beeinflusst von Botanik, feministi-
schen Praktiken, von Geschichten, die von einer Generation zur nächsten weitergegeben 
werden, und einer ökologischen Fürsorge, die wir unserer Umwelt zukommen lassen.

Vom Löwen Zum Zahn
Nähmaschinen-Museum

Keramik, Stickerei, Audio, Flagge, Publikation ( Multimedia Installation )
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Lourenço Soares präsentiert einen  
Video-Essay in einem der verborgeneren 
Räumen des Sauriermuseums und  
setzt die Arbeit in Bezug zum ausgestellten 
Stegosaurus der Museums. Dadurch  
wirft er einen Blick auf die Beziehungen 
zwischen der Geschichte der Reprä- 
sentationen von Dinosauriern und den  
verschiedenen Stadien des Kapita- 
lismus. Vor einem gerasterten Hintergrund, 
der an Skizzen von paläontologischen  
Fundorten erinnert, werden eine Reihe von 
Texten, die diese Phasen des Kapita- 
lismus beschreiben, mit Illustrationen  
spezifischer Modelle von Dinosaurierbildern  
zusammengebracht. Der Künstler  
betrachtet den Dinosaurier als eine speku- 
lative Figur, die oft der Entwicklung  
politischer Ideologien folgt, insbesondere 
derjenigen, die mit Erzählungen  
über Macht, Geschlecht, den freien Markt, 
Obsoleszenz und Aussterben verbun- 
den sind. Es kommt zu Überschneidungen  
zwischen natur-kulturellen Imagina- 
tionen – Geschichten aus der Vergangen-
heit, die auch Science Fiction sind.

Dauerhaft während des Festivals 
ausgestellt.

Lourenço Soares presents a video essay  
in one of the more hidden rooms of  
the Dinosaur Museum and relates the work 
to the museum‘s exhibited Stegosaurus.  
In doing so, he takes a look at the relation-
ships between the history of represen- 
tations of dinosaurs and the different stages  
of capitalism. Against a gridded back- 
drop, reminiscent of sketches from paleon-
tological sites, a series of texts describing 
different phases of capitalism are  
brought together with illustrations of spe-
cific models of dinosaur imagery. The  
artist considers the dinosaur as a speculative  
figure that often follows the develop- 
ment of political ideologies, particularly 
those associated with narratives of power, 
gender, the free market, obsolescence,  
and extinction. An overlap emerges between  
nature-cultural imaginaries – stories  
from the past that are also science fiction.

Lourenço Soares
Lourenço Soares ist ein Research-Based Künstler, der mit Wissensökologien arbeitet.  
Seine Arbeit ist inspiriert von spekulativer Fiktion und Dekonstruktion, und konzentriert 
sich auf die Art und Weise, wie westliches Wissen die Natur repräsentiert. 

fossil _ images  
( table i : primitive accumulation; table ii : in- 
dustrial capitalism ; table iii : man - the - hunter )
Sauriermuseum Aathal

Video-Essay 
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Die M4 wirft einen geschärften, femi- 
nistischen Blick auf die Industriegeschichte 
von Wetzikon. Ganz unverfroren wüh- 
len sie durch die Entstehung der visuellen 
Identität von Idewe. Von 1843 bis 2008  
wurden auf dem Idewe-Areal Seidenfäden 
gefärbt und gezwirnt. Im Jahr 1902 war  
Idewe die erste Strumpffabrik der Schweiz. 
Clichés (Stempeldrucke) und Werbe- 
filme der Firma sind der Ausgangspunkt 
ihrer künstlerischen Recherche, die  
grafische Elemente als Zeitzeugen erkennt 
und sie gleichzeitig im Hier und Jetzt  
dekonstruiert und verdreht. Dabei legen 
die Schülerinnen einen besonderen  
Blick auf die Art und Weise der Inszenie-
rung des weiblichen Körpers. Sie  
tragen ihre Beobachtungen in den öffent- 
lichen Raum und entwickeln im Garten  
des Museum Wetzikon eine übergrosse 
Skulptur aus Baumaterialien und Planen.

Dauerhaft während des Festivals 
ausgestellt.

M4 takes a sharpened, feminist look at  
the industrial history of Wetzikon.  
Quite unabashedly, they dig through the 
genesis of the visual identity of Idewe. 
From 1843 to 2008, silk threads were dyed 
and twisted at the Idewe site. In 1902,  
Idewe was the first hosiery factory  
in Switzerland. Clichés (stamp prints) and 
advertising films of the company are  
the starting point of their artistic research, 
which recognizes graphic elements as  
contemporary witnesses and at the same  
time deconstructs and twists them in  
the here and now. In doing so, the students  
take a special look at the way the  
female body is staged. They take their 
observations into the public space  
and develop an oversized sculpture made 
of building materials and tarpaulins in the 
garden of the Museum Wetzikon.

M4 Kollektiv
M4, eine musikalische Halbklasse der Kantonsschule Zürcher Oberland, ist ein Kollektiv 
bestehend aus Caitlin, Noemi, Lynn, Cecilia, Emily, Janine, Sophie, Jasmin, Meret, Selina und 
Lara. Ihre Lehrerin für Bildnerisches Gestalten, Miriam Strauss, begleitet ihre kreativen  
Entdeckungen. Die Schülerinnen im Alter von 14 bis 17 Jahren kommen aus der Region und 
haben doch ganz unterschiedliche Hintergründe.

M4
Museum Wetzikon – Garten

Skulptur im öffentlichen Raum (Ideenskizze)
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Miriam Strauss besetzt während des  
Festivals ein Atelier in der Offenen Jugend-
arbeit in Wetzikon. Im Rahmen der  
Residenz führt sie ihre Malerei weiter und 
tauscht sich regelmässig mit den  
Besucher:innen aus. Dazu gehören die  
wöchentlichen Abendtreffen am  
Mittwoch, die nur für Jugendliche zugänglich  
sind. In ihrem Atelierraum baut die  
Künstlerin einen raumfüllenden Irrgarten  
aus Latten und Holzbrettern auf, das  
gemeinschaftlich bemalt werden kann.  
Der Irrgarten bietet die Möglichkeit,  
sich zu verstecken oder sich zurückzuziehen.  
Die Besucher: innen können auch einfach 
darin verweilen. Als Treffpunkt für Jugendli- 
che mit all ihren Geschichten bietet  
der von der Künstlerin konstruierte Irrgar-
ten einen sicheren Raum. Während  
ihrer Residenz wird Miriam Strauss auch an 
einer Serie von Porträts arbeiten, die ver-
gessene Persönlichkeiten aus dem Zürcher 
Oberlandes repräsentieren. 

Öffentliche Finissage : 
5. Oktober 2022, 16.00 – 20.00 Uhr 
Offene Jugendarbeit Wetzikon

Miriam Strauss occupies a studio at  
the Open Youth Work in Wetzikon during 
the festival. Within the framework of  
the residency, she continues her painting 
practice and regularly exchanges ideas  
with the visitors. This includes weekly eve-
ning meetings on Wednesdays, which  
are open only to young people. In her studio  
space, the artist builds an all-encompassing 
maze with slats and wooden boards  
that can be painted collaboratively. The 
maze offers the opportunity to hide  
or retreat. The visitors can also simply 
linger in it. As a meeting place for  
young people with all their own stories, 
the maze constructed by the artist  
offers a safe space. During her residency, 
Miriam Strauss will also work on a  
series of portraits that represent forgotten 
personalities of the Zurcher Oberland. 

Miriam Strauss
Miriam Strauss beschäftigt sich mit Kitsch, Niedlichkeit und Motiven in der Malerei. Ihre 
künstlerische Arbeit eröffnet einen Prozess, der zunächst in die Abstraktion und schlies- 
slich ganz nah an das Material führt. Vegetation, Üppigkeit und Sehnsucht tauchen  
immer wieder in ihrer Bildwelt auf. Dabei sucht sie nach nicht-hierarchischen Darstellungs-
formen, um Beziehungen zu nicht-menschlichen Lebensformen auszudrücken.

Kunstresidenz
Offene Jugendarbeit Wetzikon

Raumfüllender Irrgarten ( Ideenskizze )
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Zürcher Oberland ( Eine Karte ) präsentiert 
eine vielschichtige Landkarte der geo- 
grafischen Umgebung des Festivals. Mit 
ihrer einzigartigen Bildsprache und  
der Verwendung eines kodierten Indexes 
lädt Olivia Abächerli das Publikum ein,  
die verwobene Industriegeschichte und 
Landschaft der Region zu erkunden.  
Sie betrachtet die Bedeutung der Textil-
industrie im Zürcher Oberland für die 
Schweiz mit einigen der ersten Fabriken im 
Lande. Noch heute gibt es Spuren  
und Strukturen, die von dieser Zeit zeugen, 
wie zum Beispiel umgenutzte Fabrik- 
gebäude, alte Baumwolllager und Wasser-
mühlen. 

Ausgangspunkt für diese Arbeit ist die 
Recherche « Neutraler Hintergrund »  
der Künstlerin, die eine grafische Ausein- 
andersetzung mit den historischen  
Wirtschaftsbeziehungen der Schweiz unter- 
nommen hat. Dieses Werk befasst  
sich insbesondere mit den problematischen  
Beziehungen und Machtstrukturen  
innerhalb der Schweizer Wirtschaft, die  
den Verlauf der kolonialen und  
postkolonialen Beziehungen prägen.

Verfügbar in unseren Partnermuseen  
für Festivalbesucher:innen. Es gibt eine  
begrenzte Anzahl von Karten. 

Zürcher Oberland ( Eine Karte ) depicts a  
multi-layered map of the festival’s  
geographical range. Through her distinctive  
visual language and use of a coded  
index, Olivia Abächerli invites the public  
to explore the region‘s entangled industrial 
history and landscape. She considers  
the significance of the textile industry in the  
Zurich Oberland for Switzerland with  
some of the first factories in the country. 
Today, there are still traces and struc- 
tures that bear witness to this time through 
re - appropriated factory buildings, old  
cotton storages and water mills. 

This work uses as its starting point the  
artist‘s research “ Neutral Background ” 
which has undertaken a graphic examina-
tion of Switzerland‘s historical eco- 
nomic relations. In particular, this body of 
work engages with problematic relations 
and power structures within the Swiss  
economy that informs trajectories of colo-
nial and post-colonial relationships. 

Provided at our partner museums  
for festival visitors. A limited amount of 
posters are available. 

Olivia Abächerli
Olivia Abächerli forscht zu Multiperspektivitäten und Exponentialitäten politischer  
und historischer Narrative. Indem sie dokumentarisches Material ( z. B. Video ) oft mit  
animierten  Zeichnungen überlagert, versucht sie komplexe Zusammenhänge zu  
entwirren und zu transformieren, um sie auf einer affektiven Ebene lesbar zu machen. 

Zürcher Oberland ( Eine Karte ) 

Landkarte (Ausschnitt)
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Ende und Anfang, Tod und Wiedergeburt, 
das Alte wird Neu. Patricia Meiers  
Intervention innerhalb und ausserhalb des  
Museums Eva Wipf setzt sich mit dem  
Phänomen des Countdowns auseinander. 
Wir zählen den Countdown für den  
Start des neuen Jahres, für den Abschuss 
einer Weltraumrakete, für den Beginn eines 
Wettbewerbs oder für das Ende der  
Welt. Es ist eine Geste der Erwartung und 
Spannung, denn wir warten auf das,  
was sich als Nächstes ereignen wird. Einer 
der Zitteraltäre von Eva Wipf dient als 
Inspiration für dieses Werk. Der Basso con-
tinuo ist in der Reihenfolge eines Count-
downs geschrieben ( 9 8 7 6 5 4 3 2 1 0 ) mit den 
begleitenden Worten, die folgen: « […]  
Sing ihm endlich das neue Lied. » Die Künst-
lerin setzt diesen Countdown in Bezie- 
hung zu Eva Wipfs Beschäftigung mit Tod 
und Wiedergeburt. Die Sehnsucht nach 
einer Veränderung, nach einem Neuanfang.

« Für mich ist dieses Hinunterzählen  
spannend, weil es eine Erwartungshaltung 
erzeugt. Nach dem 0 begegnen wir der 
Umgebung mit Spannung; wir hören in die 
Welt hinein, geben uns Mühe genauer  
zu sehen und spüren den sanftesten Wind-
hauch. Ist etwas anders? Ist alles gleich? 
Was ist neu? Ist die Zukunft nicht immer neu?  
Was ist, wenn sich doch nichts ver- 
ändert hat? Was ist, wenn der Countdown 
selbst das Neue, das Etwas ist?»

Dauerhaft während des Festivals 
ausgestellt.

Endings and beginnings, death and rebirth, 
the old becomes new. Patricia Meier‘s  
intervention inside and outside the Museum  
Eva Wipf deals with the phenomenon of 
the countdown. We countdown  
to the start of the new year, to the launch 
of a space rocket, to the beginning of  
a competition, or to the end of the world. 
It is a gesture of anticipation and suspense, 
as we wait for what will happen next.  
One of Eva Wipf‘s tremolo altars serves as 
the inspiration for this work. The  
basso continuo is written in the order of  
a countdown ( 9 8 7 6 5 4 3 2 1 0 ) mit den  
begleitenden Worten, die folgen: “ […] Sing 
ihm endlich das neue Lied .” The artist  
relates this countdown to Eva Wipf‘s pre- 
occupation with death and rebirth. The 
longing for a change, for a new beginning.

“ For me, this countdown is exciting becau-
se it creates an expectation. After the 0 we 
meet the environment with tension; we 
listen into the world, make an effort to see 
more closely and feel the softest breeze. 
Is something different? Is everything the 
same? What is new? Isn‘t the future always 
new? What if nothing has changed after 
all? What if the countdown itself is the new 
beginning? ”

Patricia Meier
Patricia Meier thematisiert in ihren Sound- und Videoarbeiten die Eigenheiten des  
Alltags. In ihrer künstlerischen Arbeit sucht sie nach der Narration im Alltäglichen und 
spielt mit ihrer Inszenierung durch künstlerische Methoden und Kontexte.

9 8 7 6 5 4 3 2 1 0
Museum Eva Wipf

Soundinstallation im Museum, Hängende Tücher von den Gefängniszellenfenstern
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Projekt F ist ein partizipatives Kunst- 
projekt und eine adaptive Kunstinstalla-
tion, die sich zur Aufgabe gemacht  
hat, in 100 Tagen ein Konzept und einen 
kollaborativen Arbeitsprozess zu den  
Themen Sammeln, Identität und Gemein-
schaft zu entwickeln. Seit Anfang  
Juni 2022 hat sich eine Kerngruppe von 
Akteuren, darunter Andreas Thiele, Samira 
Jad, Carmen Sopi, Karin Borger, Loris  
Volkart, Carmen Guse, Christa Zuberbühler, 
Heidi Cechmann, Dante Simonitti, Roman 
Stenzel und Verena Dummermuth  
zusammengefunden, um Projekt F : Uster –  
machen und teilhaben! zu entwickeln.  
Das Resultat dieser Zusammenarbeit wird 
während einer 2 - wöchigen Aktions- 
phase in Form einer Ausstellung im Erd- 
geschoss des K2 Zeughausareal Uster  
präsentiert. Diese Ausstellung soll erlebt 
und gelebt werden, und lädt die Be- 
sucher:innen ein, zu agieren, den Raum zu 
manipulieren und so selbst Teil des  
Prozesses zu werden. Im Zentrum von  
Projekt F steht der Dialog mit den  
Besucher:innen, die ihre Erfahrungen, Per- 
spektiven und ihre Beziehung zu  
Uster einbringen. 

Workshop : 
27. August – 11. September 2022 
K2, Zeughausareal Uster

Genaue Daten werden über die Webseite  
www.projektf.ch kommuniziert.

Projekt F is a participatory art project  
and adaptive art installation that has taken 
on the initiative to develop a concept  
and collaborative working process to the 
topics of collecting, identity and com- 
munity in 100 days. Starting in the begin-
ning of June 2022, a core group of  
actors including Andreas Thiele, Samira Jad, 
Carmen Sopi, Karin Borger, Loris Volkart, 
Carmen Guse, Christa Zuberbühler,  
Heidi Cechmann, Dante Simonitti, Roman 
Stenzel und Verena Dummermuth   
came together to develop Projekt F :  
Uster – machen und teilhaben!. The  
result of this collaboration is presented 
during a 2 - week action phase in the  
form of an exhibition on the ground floor 
of the K2 Zeughausareal Uster. This  
exhibition is to be experienced and lived, 
inviting visitors to act and manipulate  
the space, thus becoming part of the 
process themselves. Projekt F focuses on 
encouraging a dialogue with the visitors, 
who contribute their experiences, perspec-
tives and their relationship to Uster. 

Projekt F : Uster – machen und teilhaben! 
Ausstellungsraum K2, Zeughausareal Uster

Adaptive und partizipative Kunstinstallation ( Prozessarbeit )
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Ronja Römmelt realisiert eine Mixed -  
Media - Performance im Museum Neuthal. 
Grundlage der performativen Arbeit  
ist eine mathematische Formel, mit der die 
menschliche Körperoberfläche als  
zweidimensionale Fläche berechnet werden  
kann. Vor dem Hintergrund der textilen  
Industriekultur im Zürcher Oberland operiert  
Römmelt mit ihrem eigenen Körper als 
Messinstrument und erschafft so ein illust-
ratives Bild für die m2 Fläche, die jede :r  
von uns als Körper im Raum einnimmt.  
Mit ihrer Arbeit und im anschliessenden  
Gespräch lädt die Künstlerin dazu ein, 
gmeinsam über die Verantwortung für die 
m2 Fläche zu diskutieren, die wir als  
Körper im Raum einnehmen.

Performance : 
2. Oktober 2022, Museum Neuthal

Genaue Zeiten werden über die Webseite  
www . kunstlokal - festival . ch kommuniziert.

Ronja Römmelt realizes a mixed media  
performance at Museum Neuthal. The basis 
of the performative work is a math- 
ematical formula with which the human 
body surface can be calculated as a  
two-dimensional area. Against the back-
drop of the textile industrial culture in the 
Zurcher Oberland, Römmelt operates  
with her own body as a measuring instru-
ment, creating a vivid image for the  
m2 of surface that each of us occupies as  
a body in space. With her work and in  
the artist talk that follows, the artist invi-
tes us to discuss together the responsibility 
for the m2 of surface that we occupy  
as bodies in space.

Ronja Römmelt
Ronja Römmelt arbeitet mit Performances, Installationen, Videos und partizipatorischen 
Arbeiten. Die treibende Kraft ihrer Arbeiten liegt in der vielschichtigen Auseinandersetzung 
mit dem menschlichen Körper, unserer Gesellschaft und gegebenen Verhaltensnormen.

Xm2 Körper im Raum
Museum Neuthal Textil - & Industriekultur

Performance ( Mixed Media )
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The Soaking Space besteht aus grossen, 
weissen, mit transparentem Silikon  
beschichteten Baumwollgeweben, instal-
liert in der ehemaligen Baumwollspinnerei 
und Weberei von Eric Guyer - Zeller,  
dem heutigen Museum Neuthal Textil- &  
Industriekultur. In Stefanie Knobels  
Arbeiten schreibt die Künstlerin der Baum-
wolle Lebendigkeit zu, indem sie mit  
ihr in aktiven Wörtern spricht. Durch den  
historischen Einfluss, den die Baum- 
wolle bei der Entstehung von Plantagen, 
Heimindustrien, Fabriken und dem damit 
verbundenen Netzwerk kolonialer Handels-
geschichten ausgeübt hat, hat die  
Pflanze als Material und Mittel Macht er- 
langt. Die Installation eröffnet einen  
Reflexionsraum, der für Knobel gleichzeitig 
einen Wieder- und Neubeginn in  
ihrer Auseinandersetzung mit der Textil- 
geschichte des Zürcher Oberlandes  
darstellt.

Die Soaking Space Scores sind choreo- 
graphische Handlungsabfolgen, die aus 
dem «eingeweichten Raum» im Muse- 
um Neuthal hervorgehen. Sie bringen den 
Körper in verlorene und zukünftige  
Beziehungen zum Webstuhl, der Heim-
industrie, dem Wasser, der Landschaft und 
ihrer Bewirtschaftung.

Performance : 
2. Oktober 2022 , 10.00 – 16.00 Uhr 
Museum Neuthal

The Soaking Space consists of large,  
white cotton fabrics coated with transpa-
rent silicone, installed in the former  
cotton spinning and weaving mill of Eric 
Guyer - Zeller, now the Museum Neuthal 
Textil- & Industriekultur. In Stefanie  
Knobel‘s works, the artist attributes live-
liness to cotton by speaking to it in active 
words. Through the historical influence 
cotton has had in the creation of  
plantations, cotton industries, factories, 
and the associated network of colonial  
trade histories, the plant has gained power 
as a material and a means. The instal- 
lation opens up a space for reflection that, 
for Knobel, simultaneously represents  
a restart and a new beginning in her explo- 
ration of the textile history of the Zurcher 
Oberland.

The Soaking Space Scores are choreo- 
graphic sequences of actions that emerge 
from the “ soaked room ” in the Museum 
Neuthal. They bring the body into lost and 
future relationships with the loom,  
cottage industry, water, and the landscape 
and its cultivation.

Stefanie Knobel
Stefanie Knobels transdisziplinäre Arbeiten folgen einem polyphones Atem, der die tech-
nogenen Substanzen in unseren entfremdeten Körpern einholt und Zukünftsimagina- 
tionen hervorbringt, die noch gewebt werden müssen. Das Textile und das Taktile über-
kreuzen sich und lassen die Vergangenheit in der Gegenwart mitschwingen. 

The Soaking Space
Museum Neuthal Textil - & Industriekultur

Ortzpezifische Installation ( Silikon auf Baumwolle )
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fljnc bewirtschaftet eine mobile Textil-
industrie. Ihr Label heisst Spinnereien. Das 
fünfköpfige Frauenkollektiv will neue 
Fäden für eine gute Zukunft spinnen.  
Im Rahmen eines Teilnahmeaufrufs sam-
melt fljnc Erzählstoffe der Bewohn- 
enden. In einer zweitägigen Aktion insze-
niert das Kollektiv eine performative  
Spinnerei, in der diese Stoffe und ihre Ge-
schichten zum Leitfaden werden. 

Spinnerei 1 findet im Stadtzentrum von 
Uster statt. Die gesammelten Stoff- 
stücke werden in einem performativen Pro- 
zess zusammengenäht und ihre inne-
wohnenden Geschichten nahtlos zu einem 
grossen Stoffknäuel aufgefädelt. Am 
nächsten Tag verspricht Spinnerei 2 einen  
performativen Stoffwechselmarathon  
im Kohlenmagazin des Museums Neuthal. 
Hier wird das Textilmobil fljnc die Monster- 
knäuel auf Spulen verarbeiten und  
lädt anschliessend zum Stofftwechsel-
brunch ein. Du musst dich auf die  
Stoffwechselprozesse einlassen. Vielleicht 
fliegt man am Ende als Papillon nach  
Hause. Am Schluss darf man ein Stück neuer  
Leitfaden erwerben für zukünftige  
Spinnereien. Somit wäre ein Kreislauf  
geschlossen. flinc freut’s. 

Spinnerei 1: Samstag, 24. September  
Stadtzentrum Uster, 10.00 – 16.00 Uhr 

Spinnerei 2: Sonntag, 25. September 
Museum Neuthal, 10.30 Uhr

Anmeldung für die Stoffwechselbrunch:  
lena - estermann @ bluewin .ch

fljnc manages a mobile textile industry. 
Their label is called Spinnereien. The  
five-member women‘s collective wants to 
spin new threads for a good future.  
As part of a call for participation, fljnc is 
collecting narrative materials from  
the population. In a two-day action, the 
collective stages a performative spinning 
in which these fabrics and their stories 
become the guiding thread. 

Spinnerei 1 takes place in the city  
center of Uster. The collected pieces of 
fabric will be sewn together in a  
performative process and their inherent 
stories will be seamlessly threaded into  
a large ball of fabric. The next day,  
Spinnerei 2 promises a performative fabric 
exchange marathon in the coal  
magazine of Museum Neuthal. Here, the 
textile mobile fljnc will process the  
monster balls of fabric on spools and 
invites you to a fabric swap brunch after-
wards. You have to get involved in  
the metabolic processes. Maybe you‘ll end 
up flying home as a papillon. At the  
end you may acquire a piece of new guide 
for future Spinnereien. Thus a cycle  
would be closed. flinc is happy. 

fljnc – ein Künstlerinnengewächs
Franziska Wüsten, Lena Estermann, Judith Spiess, Nicole Heri und Carolina Gut lernten sich 
zu unterschiedlichen Zeiten an unterschiedlichen Orten unter besonderen Umständen 
kennen – durch Freunde und Freunde von Freunden. Jedes Mitglied von fljnc verfolgt auch 
eine eigene künstlerische Praxis, sei es in den Bereichen Theater, Musik, Fotografie, Video, 
Bildende Kunst, Performance oder auch Kunstvermittlung. Grenzen sind fließend, Gemein-
sames wird bewusst gestärkt, Gegensätzliches oder Fremdes findet neue Mischungen. 

Spinnereien
Zentrum Uster und Museum Neuthal Textil- & Industriekultur

Zweitägiges Performance- und Partizipationsprojekt ( Prozessarbeit )



35

Dieses Festival ist eine Zusammenarbeit des Vereins ajour  
und der Standortförderung Zürioberland  
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