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Mit soDA #23 «Common» erscheint soDA mit einer Ausgabe mehr pro Jahr. Im Heft selbst

wurden die Abwechslung bietenden Magazinstrukturen gestärkt. Im neuen Gefäss «back

up» leuchten Timo Allemann und Marc Kappeler das visuelle Archiv zum Thema aus 

und die plakativen Einseiter von Benjamin Güdel, Nicolas Vermot Petit-Outhenin/Jojakim

Corrtis, Henrik Drescher und Pixelpunk leiten den einheitlich konzipierten Thementeil

schlaglichtartig ein. Darin haben verschiedene Gestalter, ausgehend von gleichen 

Rahmenbedingungen, das Erscheinungsbild einer frei wählbaren Gemeinschaft entworfen.

Die Arbeitsgemeinschaft «Körner Union» inszeniert sich als mystische Gruppierung, 

der Grafiker Otto entwirft ein CI für eine auf Reduktion fokussierte Gesellschaft, die Illu-

stratorin Claudia Blum führt durch die Wohngemeinschaft ihrer Comicfiguren und die 

Grafikklasse der Gerrit Rietveld Akademie in Amsterdam klopft sich selbst auf Gemeinsam-

keiten ab. Schliesslich äussert sich die niederländische Kunstfabrik Atelier Van Lieshout zu

ihrem künstlerischen Experiment einer autarken Gemeinschaft und ein Essay von Tom

Holert kommentiert die familiären Wünsche künstlerischer Gemeinschaften. Von der briti-

schen Künstlerin Sarah Dobai ist die Fotoserie The Campaign zu sehen. Der als Theaterau-

tor berühmt gewordene Schweizer Schriftsteller Lukas Bärfuss packt den «gesunden

Menschenverstand», den «common sense», in Briefform. Michèle Binswangers Überlegun-

gen kreisen um die Kommunen der 68er und Sabine Schilling untersucht den Transfer 

religiöser Gemeinschaftskonzepte in die moderne Gesellschaft am Beginn der Aufklärung.

Der slowenische Philosoph Slavoj Zizek erläutert im Gespräch, dass Kommunist sein 

für ihn heisse, eine radikale Analyse der bestehenden Gesellschaft vorzunehmen.

Für die Kolumnen, eine Reihe pointierter Betrachtungen visueller Phänomene, konnten 

weitere versierte Autorinnen und Autoren gewonnen werden. Der Kulturtheoretiker Mark

Terkessidis analysiert Medienbilder, die Modedesigner Daniel Ledermann und Evelyn Roth

erhaschen aktuelle Stile, die Philosophin Isolde Charim schreibt über politische Repräsenta-

tion, der Kulturwissenschaftler Michael Hiltbrunner nimmt Videoclips unter die Lupe und der

Netzdesigner Jürg Lehni untersucht neueste Applikationen. Mit dabei sind ausserdem die

beliebten Kolumnen von Andreas Dobler, Tan Wälchli, Gianni Jetzer und Raphael Urweider.

Clipping Clips

Shake it like a Polaroid picta!

von Michael Hiltbrunner

Auf den ersten Blick scheint es sich bei diesem
Musikclip im Stil der Fünfzigerjahre um einen Rock-
song zu handeln. Aber spätestens nach der Hälfte
wird klar, dass es sich bei Hey Ya! der Gruppe Out-
kast um einen richtigen Knaller und wohl um den
besten aktuellen Clip im Musikfernsehen handelt.
Die frischgeschiedenen Hip-Hopper aus Atlanta
(USA) stellen mit dieser Single-Auskopplung ihr
streng gütergetrenntes Album Speakerboxxx /
The Love Below vor – eine Hälfte für Big Boi, den
Hundezüchter, und die andere für André 3000, 
wie sich André Benjamin gerne nennt.

In Hey Ya! ist André Benjamin dennoch kein Solo-
performer, sondern eine ganze Band. In verschie-
densten Werbeproduktionen und Musikclips der
letzten Jahre ist die Verdoppelung einer Person
beliebter Überraschungseffekt – doch erst bei André
Benjamin wird der Erzählstoff bei der Gurgel ge-
packt. Und zwar in einer unsignierten Rückbesin-
nung auf Georges Méliès (1861–1938), den fran-
zösischen Filmemacher der ersten Stunde, welcher
im Jahr 1900 mit dem Kurzfilm L ’homme-orches-
tre (Star Film 1900) einen veritablen Klassiker
schuf. Der Variété-Zauberer und Filmtrickfanati-
ker Méliès erscheint in seinem Kurzfilm selber
gleich mehrfach im selben Bild, sechsmal sitzt Geor-
ges neben Georges und jeder scheint ein anderes
Instrument zu spielen.

Schon 1898 hatte Georges Méliès den neuen Trick
in La caverne maudite (Star Film 1898) präsen-
tiert. Dabei hatte er sich an den bekannten Doppel-
belichtungen in der Fotografie orientiert. Die 
Idee war einfach: Er hatte festgestellt, dass eine
schwarze Fläche auf dem Filmmaterial unbelichtet
bleibt. Im ersten Film der Filmgeschichte mit
Mehrfachbelichtung erscheinen Geister in einer

Höhle, von Méliès beim zweiten Durchgang ins
Bild gesetzt. Und schon im selben Jahr fand 
die Vervielfachung des Subjektes auf der Lein-
wand statt. In L' homme de têtes (Star Film
1898) nimmt sich Méliès den Kopf von der Schul-
ter und wirft ihn als Note an die Wand, so dass
seine Köpfe nach und nach eine Melodie ergeben.
Méliès ist kopflos und gleichzeitig als sich be-
wegender Kopf mehrfach an der Wand zum
Notensatz geworden. Jede Verdoppelung lebt
und es ist nicht auszumachen, welcher der
«Echte» ist.

Der Musikclip von Outkast für Hey Ya! wird als
Liveshow in einem Londoner Fernsehstudio 
der Fünfzigerjahre angesiedelt. André 3000 und
seine Band lösen einen Kulturschock und bei
den ausschliesslich weiblichen Fans eine Hyste-
rie aus. Sie sind schwarz, modisch, sexy, frei –
kurz: amerikanisch. In grünen Anzügen erscheint
derselbe Mann als Schlagzeuger, Keyboarder,
Gitarrist, Bassist, Sänger und dreifach als Chor
im Jokey-Dress. Regelrechte Aliens im prüden
Nachkriegseuropa. Die Vervielfachung von André
3000 im Studio setzt sich durch die Ausstrah-
lung der Aufzeichnung im Fernsehen fort. Wir
stellen verwundert die schlechte Qualität des
damaligen Fernsehbildes fest, die der Clip nach-
ahmt, und werden dadurch daran erinnert, 
dass die Programme mehr oder weniger dazu da
waren, die Leute zum Kauf eines Fernsehap-
parates zu bewegen.

Die Fans im Studio warten jedoch die Ausstrah-
lung im Fernsehen nicht ab. Vielmehr halten 
sie sich strikt an den Slogan der Popband «Shake
it like a Polaroid picta» und schiessen Fotos,
welche nachher fleissig geschüttelt werden (ent-
gegen den Anweisungen von Polaroid, wonach
das Bild ruhen sollte!). Damit gelingt Outkast
ein pointierter Kommentar in Zeiten der Angst 
vor endloser Reproduktion von Ton und Bild –
es ging von Anfang an um Vervielfältigung 
und Mutation.
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Curator’s Choice  

Eine kleine Phänomenologie des Tropfens 
(Tarantino als Maler)

von Gianni Jetzer

Die eine, wahre Kunstgeschichte gibt es zum Glück
nicht, auch wenn viele Wissenschaftler so tun als
ob. So darf man sich weiterhin ungestraft an speku-
lativen Neuordnungen der Kunst und ihrer Ge-
schichte beteiligen. Die Malerei etwa könnte man
in trocken und nass einteilen. Trocken der Kon-
struktivismus und die Konkreten, Minimal Art und
Neo Geo. Nass die abstrakten Expressionisten,
Neuen Wilden oder der Wiener Aktionismus. Auf
die inhaltlichen Konsequenzen soll hier nicht
näher eingegangen werden, doch ein klein wenig
lustvoller ist die nasse Malerei schon.

Wo die Malerei nass ist, ist der Tropfen nicht weit.
An der Grenze von flüssiger Farbe und Luft wirkt
die Oberflächenspannung. Ihr Auftreten beruht
darauf, dass sich die Flüssigkeitsmoleküle anziehen.
Im Inneren der Flüssigkeit heben sich diese Kräfte
gegenseitig auf; an der Oberfläche sind sie nach
innen gerichtet und bestrebt, diese möglichst klein
zu halten. Daraus entstehen Kugelformen. In
ihrem Bestreben, solche zu bilden, gleichen sich Flüs-
sigkeiten wie Blut und Malfarbe. Beide trocknen
ein und hinterlassen dabei sichtbare Spuren. Ein
dynamischer Prozess wird zum Standbild.

In der Ausstellung Anti Pure wurde Erstaunliches
sichtbar. Ohne bewusste Absicht des Kurators 
gab es so etwas wie ein formales Leitmotiv, das durch
alle Werke floss. Ob Video, Wandmalerei, Plakat-
kunst oder Performance. Vier gegensätzliche Künst-
ler setzten Tropfen in ihren Arbeiten ein. Schlieren
zogen sich über die Videoleinwand, ein gespraytes
Plakat spielte mit den Mäandern überflüssiger
Farbe, voller Elan wurden gefüllte Aluschalen an die
Wand geschleudert. Schliesslich wurde ein Schwein
gebraten, dessen Fett genauso auf die samtene Tisch-

decke tropfte wie das heisse Wachs der Kerzen.
Mit Moden hat dies möglicherweise zu tun, aber
nicht nur. Vielmehr ist der Tropfen eine Art
Bedeutungskonzentrat, in dem die eigene Zeit
zerrinnt, ein Sediment der Vergänglichkeit 
zwischen Dynamik und Stillstand. Tropfen haben
heute offenbar so stark an Bedeutung gewonnen,
dass sie sich vom Medium der Malerei gelöst
haben und nun durch alle Medien kleckern.

Olaf Nicolai hat eine Tapete mit einem roten
Muster geschaffen, das aus Blutstropfen be-
steht. Er entnahm sie dem Renaissance-Bild Die
Geisselung Christi von Jan Bagert aus dem
Jahr 1507. Blutstropfen wurden damals hundert-
fach nach gleichem Muster gemalt (offenbar
gab es so etwas wie ein Ideal, das man als Maler
beherrschen musste). Nicolai hat die Tropfen 
in verschiedenen Grössen zur dekorativen Tapete
montiert. Die Herkunft des Blutes, die Wunde,
gerät dabei aus dem Blickfeld. Alles fliesst und
die Tropfen dürfen sie selbst sein.

Ein Grossmeister des Tropfens, Übermaler des
Fluiden, hat sich nie für die kleinformatige
Leinwand interessiert, sondern fliessende Ak-
zente gleich Raum füllend im bewegten Medium
des Kinofilms gesetzt. 
Begonnen hat alles mit einer Studie zur Farbe
und Oberflächenspannung des Blutes beim 
Aufprall in weissem Autointerieur. Ein augen-
fälliger Beweis dafür, dass Jackson Pollock
das Genre des «Action Painting» keineswegs aus-
geschöpft hat. In seinem neusten Film wird 
die Tropfenproduktion beinahe industrialisiert.
Die Opfer sind nun selbst malerisch tätig 
und verspritzen wie wild gewordene Sprinkler-
anlagen ihre kostbare Flüssigkeit. Mit dem
eigenen Blut zu malen, wurde in der Geschichte
der Kunst noch nie so überzeugend praktiziert
wie in Tarantinos Kill Bill.

23

Bild: Olaf Nicolai, o.T. [Bluttropfen] 

Courtesy Galerie Eigen +Art Leipzig / Berlin
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