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In einem hochmodernen Luxuswohnblock feiert die 

gutsituierte Mittelklasse ihren Einzug mit viel Alkohol  

und ausgelassenen Partys. Als immer öfter der Strom 

ausfällt, Aufzüge blockieren, die Müllschlucker ihren 

Dienst versagen und es zu Konflikten zwischen den 

Bewohnern kommt, verwandelt sich das Hochaus

unaufhaltsam in eine Zone permanenter Orgien und ent- 

hemmter Gewalt: Jeder gibt sich seinen Obsessionen 

hin, keiner verlässt mehr das Haus. Wie von langer 

Hand geplant, errichten die Bewohner eine archaische 

Gesellschaft im futuristischen Ambiente des High-Rise.

»Andere Schriftsteller beschreiben, 
Ballard sieht voraus.« Will Self
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»Ein großer Stilist, Chronist unserer Paranoia.« Der Spiegel

»Eines seiner besten.« San Francisco Chronicle

»Super Cannes bestätigt einmal mehr Ballards Rang 
in der zeitgenössischen Literatur.« The Washington Times

»Im Zweifel zitieren Sie Ballard.« Ian Sinclair
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JG BALLARD

HIGH-RISE

In einem hochmodernen Luxuswohnblock feiert die 

gutsituierte Mittelklasse ihren Einzug mit viel Alkohol  

und ausgelassenen Partys. Als immer öfter der Strom 

ausfällt, Aufzüge blockieren, die Müllschlucker ihren 

Dienst versagen und es zu Konflikten zwischen den 

Bewohnern kommt, verwandelt sich das Hochaus

unaufhaltsam in eine Zone permanenter Orgien und ent- 

hemmter Gewalt: Jeder gibt sich seinen Obsessionen 

hin, keiner verlässt mehr das Haus. Wie von langer 

Hand geplant, errichten die Bewohner eine archaische 

Gesellschaft im futuristischen Ambiente des High-Rise.

»Andere Schriftsteller beschreiben, 
Ballard sieht voraus.« Will Self
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Die Hauptperson dieses zeitlos radikalen Romans mit 

Namen Ballard führt eine auf fade Gewohnheiten redu-

zierte Ehe. Nach einem bizarren Autounfall kommen er 

und seine Frau Catherine in Kontakt mit dem Kreis um 

den exzentrischen Arzt Dr. Robert Vaughan, dessen 

obsessive Forschungen und Praktiken den bei Auto- 

unfällen freigesetzten sexuellen Energien gelten. 

Während Vaughans fanatischer Traum, einen tödlichen 

Frontalunfall mit dem Filmstar Elizabeth Taylor herbei-

zuführen, zu misslingen droht, ersinnt der ihm längst 

verfallene Ballard immer extremere Verkehrsunfälle, 

um die neu entdeckte Lust in der perversen Verschmel-

zung von Mensch und Maschine bis zum Äußersten zu 

treiben. 

JG Ballards meisterhafte Parabel auf die Todessehn-

sucht von Verkehr und technischem Fortschrittswahn ist 

ein Schlüsseltext nicht nur für das 20. Jahrhundert.

»Ein zutiefst existentielles Buch.« 
Zadie Smith
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Nachdem seine Ex-Frau bei einem Bombenanschlag am 

Flughafen Heathrow getötet wurde, begibt sich der 

Psychologe David Markham auf die Suche nach den 

wahren Motiven in ein zeitgenössisches Herz der 

Finsternis: Chelsea Marina – eine Londoner Mittel-

klassesiedlung, deren Bewohner gegen ihre eigenen 

Lebensentwürfe rebellieren und in deren Visier Reise-

büros, Einkaufszentren, Katzenausstellungen, Park-

uhren oder Immobilienbüros stehen. Gelangweilt und 

empört zugleich sieht sich die Mittelklasse als neues 

Proletariat und einer existenzielle Leere gegenüber , die 

in ihren vom Konsumismus verödeten Habitaten umso 

greller scheint. 

»Ein großer Stilist und Chronist 
unserer Paranoia.« Der Spiegel
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JG BALLARD

BETONINSEL

In einem hochmodernen Luxuswohnblock feiert die 

gutsituierte Mittelklasse ihren Einzug mit viel Alkohol  

und ausgelassenen Partys. Als immer öfter der Strom 

ausfällt, Aufzüge blockieren, die Müllschlucker ihren 

Dienst versagen und es zu Konflikten zwischen den 

Bewohnern kommt, verwandelt sich das Hochaus

unaufhaltsam in eine Zone permanenter Orgien und ent- 

hemmter Gewalt: Jeder gibt sich seinen Obsessionen 

hin, keiner verlässt mehr das Haus. Wie von langer 

Hand geplant, errichten die Bewohner eine archaische 

Gesellschaft im futuristischen Ambiente des High-Rise.

»Andere Schriftsteller beschrei-
ben, Ballard sieht voraus.« Will Self
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Nachdem seine Ex-Frau bei einem Bombenanschlag am 

Flughafen Heathrow getötet wurde, begibt sich der 

Psychologe David Markham auf der Suche nach den 

Motiven in ein zeitgenössisches Herz der Finsternis: 

Chelsea Marina – eine Londoner Mittelklassesiedlung, 

deren Bewohner gegen ihre eigenen Lebensentwürfe 

rebellieren. In deren Visier stehen Einkaufszentren, 

Immobilienbüros, die bildungsbürgerlichen Kulturinsti-

tutionen der Stadt. Gelangweilt und empört zugleich 

sieht sich die Mittelklasse als neues Proletariat. Im 

zentralen Roman seines Spätwerks enlarvt Ballard die 

unterschwellige Selbstverachtung einer ganzen Gene-

ration und zeigt, wie sich Konformität in Nihilismus ver- 

kehren kann.

»Ballards Sicht auf die Welt ist 
unübertroffen.« John Gray
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JG BALLARD

SUPER
CANNES

DIAPHANES

Auf der Erde breitet sich eine nie gekannte Dürre aus. 

Eine hauchdünne, widerständige Polymerschicht ent-

standen aus Industrieabfällen bedeckt die Ozeane und 

verhindert jedes Verdunsten des Meerwassers. Flüsse 

werden zu Rinnsalen, die Wälder stehen in Flammen und

die unerträglich helle Sonne brennt auf die verdorrten 

Landschaften nieder. Während die meisten Menschen 

an die Küsten strömen, bleibt der Arzt Ransom mit weni-

gen anderen in der Stadt zurück. Das Klima verändert 

die zurückgebliebenen Bewohner und Gewalt und Ver-

zweiflung breiten sich aus – während einige, in Einklang 

mit der apokalyptischen Wüstenlandschaft, ihre Erfül-

lung finden.

»Mahnrufe aus einer Zukunft, die 
längst unsere Gegenwart geworden
ist.« Der Spiegel

www.diaphanes.net
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Schauplatz dieses Romans von J.G. Ballard, für viele einer seiner besten, sind die Hügel oberhalb von 

Cannes. Dort hat sich eine globale Wirtschaftselite in einem Traumschloss, dem Business-Park Eden-

Olympia versammelt, einer Gated Community, deren Luxusangebot nicht nur von Sicherheitsdiensten 

geschützt, sondern deren Wellness-süchtige Klientel von einer Heerschar an Privatärzten und Psych-

iatern umhegt wird. Weil seine Frau Jane dort eine Stelle als Kinderärztin annimmt, verschlägt es auch 

den Journalisten Paul an diesen Ort, der ihm zunächst ein ideales Arbeitsparadies zu sein verspricht. 

Doch schnell wird klar, dass unter der blendend-gläsernen Oberfläche einiges faul ist. Warum etwa 

leiden die angereisten Geschäftsleute, Architekten und Produzenten unter latentem Stress und perma-

nenter Schlaflosigkeit? Und warum tötete Janes Vorgänger, der beliebte und scheinbar ganz normale 

David Greenwood, mit einem Sturmgewehr unvermittelt Freunde und Kollegen, bevor er sich selbst 

erschoss? Paul, gelangweilt vom Leben in Eden-Olympia, beschließt, die Ereignisse, die zu Greenwoods 

Tod führten, zu untersuchen. Schon bald ahnt er, dass sich unter der ruhigen Oberfläche eine Unter-

welt aus Verbrechen, Sexorgien und Drogen verbirgt. Und alle Bewohner scheinen sich dessen nicht 

nur bewusst zu sein, sondern sich genau deshalb nach Eden-Olympia begeben zu haben. Paul entdeckt, 

dass der leitende Psychiater Wilder Penrose seine Patienten ermutigt, sich mit Sex und Gewalt von 

ihren Stresssymptomen zu heilen. »Keine Droge der Welt ist so stark wie die kranke Psyche selbst«.

James Graham Ballard (1930–2009) begann als Science-Fiction-Autor in den späten 1950er-Jahren, ging aber schon sehr bald 

andere Wege, da die Zukunft für ihn nicht im »outer space«, sondern im »inner space« lag. 

TV-Serie in der Verfilmung von Brandon Cronenberg in Vorbereitung!



»Um dieses Wörterbuch zu schreiben, bedürfte es nicht 
einmal einer feministischen Empörung. Die Lächerlich-
keit unserer alltäglichen Begriffe aufzuzeigen, ist keine 
schwierige Aufgabe. Jeder könnte das. – Aber ich als Frau 
muss es tun, es ist eine Notwendigkeit.«



Alice Ceresa

Kleines Wörterbuch der weiblichen Ungleichheit

Aus dem Italienischen übersetzt von Sabine Schulz
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Obwohl Alice Ceresas stets selbstbewusst behauptete, die Situation der Frau sei das einzige Thema, 

das sie interessiere, findet sich die feministische Frage nirgends so explizit wie im Kleinen Wörter-

buch, das trotz jahrelanger Arbeit daran erst posthum erschien. Bei aller politischen Kritik ist Ceresa 

dabei aber nie ideologisch oder dogmatisch. Vielmehr seziert sie die patriarchalen Strukturen der 

Gegenwart durch sprachlichen Witz und boykottiert gesellschaftliche Normen spielerisch, indem 

sie die zugrunde liegende Willkür dieser wie jeder etablierten Herrschaft und Sprache aufzeigt. In 

Anspielung an Formwillen und Wortschatz scheinbar universeller und universalistischer Enzyklo-

pädien will Ceresas eigenes Wörterbuch deren totalitären Anspruch ironisch zerlegen und zerstö-

ren. Statt bloß einen weiblichen »Idiolekt« zu erfinden, der die ungerechte Verteilung von Macht 

und Anerkennung unter scheinbarer Gleichheit versteckt, beharrt sie vielmehr auf der Ungleichheit 

und Differenz des Weiblichen. 

Das Kleine Wörterbuch entlarvt auf ebenso unbarmherzige wie systematische Weise, die groteske 

Pseudo-Natürlichkeit, die unserer Gesellschaft zugrunde liegt. Ihre non-binäre kritische Geste eröff-

net einen textuellen Raum, der alle hegemonial kodifizierten Bedeutungen unterläuft. Diese Ideen 

und Begrifflichkeiten besetzen unbekannte, von der patriarchalen Gesellschaft unberührte Territo-

rien, erfinden neue Sprachen, wo vorher Stummheit und Sprachlosigkeit herrschten.

Alice Ceresa (1923–2001) war eine Schweizer Schriftstellerin mit Tessiner Wurzeln. Ab 1950 lebte und arbeitete sie in Rom als Jour-

nalistin und Übersetzerin mit engen Verbindungen zur literarischen Szene Italiens. Ceresa schrieb Zeit ihres Lebens, publizierte 

aber nur wenig. Als Vorreiterin feministischer Literatur erforschte sie in ihrem Schreiben zugleich die semiotischen und diskursi-

ven Hegemonien eines gesellschaftlichen »Wir«. Das Kleine Wörterbuch setzt nach Der Tod des Vaters die Reihe veröffentlichter und 

unveröffentlichter Schriften Alice Ceresas in deutscher Übersetzung fort.
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Alice Ceresa

Kleines Wörterbuch
der weiblichen
Ungleichheit
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David Graebers einflussreiches Denken verlief stets 
gegen den Strich sowohl des liberalen wie des linken 
Mainstreams. Vor dem Hintergrund seines enormen 
theoretischen wie praktischen Erfahrungsschatzes  als 
Ethnologe und Anthropologe, Aktivist und Anarchist 
entwickelt er hier gemeinsam mit seinen Gesprächs-
partner*innen eine weit verzweigte Genealogie anar-
chistischen Denkens sowie neue Perspektiven auf eine 
Politik für das 21. Jahrhundert. 

In einem Parcour quer zu den bekannten Linien des 
historischen Anarchismus und vor dem Hintergrund 
von Bewegungen wie Occupy Wall Street und Gilets 
Jaunes geht es darum, jenseits der allgemeinen Alter-
nativlosigkeiten und Schemata dem Politischen neue 
Impulse zu verschaffen. Der so spontan wie rasant 
geführte Polylog exponiert Graeber dabei als geist-
reichen Querdenker und radikalen Aktivisten, für 
den die Gruppe stets mehr vermag als der Einzelne.

www.diaphanes.net



Was bedeutet Wissensvermittlung heute? 

Chantal Akerman

Meine Mutter lacht

Aus dem Französischen von Claudia Steinitz

224 S.  12 x 18,5 cm
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»Chantal Akerman erinnert sich an die Qual der Liebe, 

an verlorene und wiedergefundene Frauen ihres Lebens.« 

Manuela Reichart, Deutschlandfunk Kultur

Chantal Akerman

Meine Mutter lacht

diaphanes
broschur

»›Es gibt nichts zu erzählen‹, sagte meine Mutter, 
und es ist dieses Nichts, an dem ich mich abarbeite.«

Zeit ihres Lebens vermag die Mutter nichts zu erzählen von ihrem 

Leid in Auschwitz, während sich die Tochter ihre ganz eigene 

filmische und künstlerische Sprache erarbeitet, ein Leben in 

Paris und New York sucht und findet. Als die Mutter schließlich 

gebrechlich ist, protokolliert sie die ihnen gemeinsam verbleibende 

Zeit. Im wiederkehrenden Lachen der Mutter, dem Rhythmus der 

Tage und Nächte erinnert sich die Tochter an ihr eigenes Leben, 

blickt auf entscheidende Freundschaften und Liebschaften zurück.

Meine Mutter lacht changiert zwischen nüchternem Journal und 

zärtlicher Anrede, fragiler Auseinandersetzung und intimem 

Selbstgespräch und ist das schmerzhafte Zeugnis mehrerer 

Abschiede: ein Schlüssel zum Werk der großen Filmemacherin und 

ein ergreifendes Stück autobiographischer Literatur.

Chantal Akerman (1950–2015) war eine belgische Filmregisseurin, Autorin 
und Künstlerin. Ihr international breit beachtetes Werk brach durch eine 
völlig neuen Bildsprache mit dem gewohnten Erzählkino.
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Angelika Meier

Die Auflösung des Hauses Decker. Roman
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»Ach, diese grauenvolle Leere des Universums: Angelika 

Meier richtet einen schonungslos komischen Blick auf die 

Rituale unserer bürgermoralischen Selbstberuhigung.« 

Katharina Teutsch, FAZ

Angelika Meier

Die Auflösung des 
Hauses Decker

diaphanes
broschur

»Lässt es sich in einem Totenhaus nicht vielleicht 
noch am besten leben?«

Nur ein paar Wochen hatte Odra Decker im Haus ihrer Kindheit 

bleiben wollen, um es aufzulösen. Doch nun ist seit dem Tod des 

Vaters schon der zweite herrliche Sommer ins Land gegangen, und 

noch immer ist nichts geschehen. Völlig bewegungsunfähig holt sie 

den ihr gänzlich unbekannten Josef von Házy ins Haus, der als ihr 

Sekretär an ihrer Stelle handeln soll. Der lernt jedoch schnell, der 

dritte im Bunde zu sein, sich ebenso mit der erstarrten Tochter wie 

mit dem Geist des toten Vaters – einem Kunsthistoriker, der an der 

deutschen Vergangenheit verzweifelt war – zu arrangieren. Statt es 

aufzulösen, nisten sich die beiden ein im Hause Decker, in dem doch 

eigentlich nicht länger gelebt werden kann. Und so droht das listige 

Haus, seine neuen Bewohner selbst aufs Angenehmste aufzulösen.  

Eine Geschichte von Niedergang und Neuanfang, und von der 

tragikomischen Unmöglichkeit, der Vergangenheit zu entfliehen. 

Leicht und sanft delirierend wie ein Sommertag im Liegestuhl, 

irreal und schwermütig, getragen von einem hintergründigen, aber 

unerbittlichen Humor.

Angelika Meier lebt als freie Schriftstellerin in Berlin und Essen. 2016 
erhielt sie den Kunstpreis Literatur der Akademie der Künste, Berlin.
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»›Es gibt nichts zu erzählen‹, sagte meine Mutter, 
und es ist dieses Nichts, an dem ich mich abarbeite.«

»Man tanzt sich lesend durch diesen Roman.« WDR 3

Unsere literarischen Erfolgstitel neu als Broschur
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Die Philosophin Gayatri Spivak, die einem internationalen Publikum durch ihren epochalen Essay 

»Can the Subaltern Speak?« bekannt wurde, gilt als eine der Gründungsfiguren postkolonialer Theo-

rie. Der vorliegende Band stellt nun zum ersten Mal eine wenig beachtete, aber zentrale Dimension 

von Spivaks Denken in den Mittelpunkt: ihre Auseinandersetzung mit Marx. Über vier Jahrzehnte 

beschäftigte sich Spivak immer wieder intensiv mit den Schriften Marx’ und deren globalem Erbe. 

Die in diesem Band zum ersten Mal versammelten und durch Gespräche ergänzten Texte leisten 

eine »affirmative Sabotage« von Marx’ Denken. Sie geben Einblick in ein intimes Verhältnis zu Marx, 

dessen Text nicht nur Gegenstand der Kritik, sondern immer auch Begleiter von Spivaks eigenem 

Schreiben ist. In ihrem Beharren auf dem Aushalten von Widersprüchen und Ambiguitäten zeugen 

ihre kritischen Lektüren von einem Denken, das sich dem Begehren nach thesenhafter Verein-

fachung verweigert und der Sehnsucht nach Eindeutigkeit und moralischer Selbstvergewisserung 

zuwiderläuft. 

Gegen den intellektuellen Mainstream der Gegenwart, in dem einerseits die soziale Frage zusehends 

nationalisiert, andererseits globale Ungleichheit immer häufiger auf Kategorien der Identität redu-

ziert wird, besteht Spivak auf der Komplexität verflochtener Herrschafts- und Unterdrückungsge-

schichten, die eine saubere Einteilung in Täter und Opfer unterlaufen. So dreht sich Spivaks Denken 

nicht um einen vermeintlichen Gegensatz zwischen dem »globalen Süden« und dem »globalen 

Norden«, sondern richtet das Augenmerk auf den »Norden im Süden« und den »Süden im Norden«. 

Das Gespür für das, was sich vorgefertigten Einteilungen nicht fügt, verdankt Spivak nicht zuletzt 

Marx, dessen Text sie für unsere Gegenwart fortschreibt.
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Gayatri Chakravorty Spivak

Marx Sabotage
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Zwei Bewegungen zeichnen sich im kritischen Antihumanismus der 
Gegenwartsphilosophie ab: Die Hinwendung zur Produktivität der 
Materie und damit zu einer Reontologisierung des Diskurses sowie ein
manifester Relationalismus, der von einer egalitären Vernetzung
zwischen menschlichen und nichtmenschlichen Entitäten ausgeht und 
tendenziell eine Agentialität des Nonhumanen behauptet. Was indes 
unübersehbar fehlt, ist eine durchgehende Perspektive wie auch ein 
konsistenter Begriff des Gesellschaftlichen, sodass von einem Ver- 
schwinden des Sozialen überhaupt gesprochen werden muss. Die gegen-
wärtige politische Krise ist diesem Verschwinden geschuldet.

Die verschiedenen Texte dieses Bandes zu Jean-Luc Nancy, Bruno 
Latour, Gilbert Simondon und dem eint eine Analyse 
dieser Krisensituation, indem sie als Gegenkonzept den antiken Begriff 
der als eine Beziehungsform ins Spiel bringt, die die Ethizität 
des Gemeinschaftlichen allererst begründet, ohne auf formale Modelle 
wie Mitsein, Partizipation oder Relation zurückzugreifen. Vehement 
tritt das Buch so für die Unverzichtbarkeit einer gleichermaßen huma-
nen wie sozialen Dimension des Denkens ein.

-koinonia

New Materialism



Alexander García Düttmann

Kaputt. Essay über Gewalt
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ISBN 978-3-0358-0727-1
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In seinem Essay Kaputt versteht Alexander García Düttmann Gewalt als Mittel zur Durchsetzung, das 

sich zwangsläufig verselbständigt. Gewalt erzeugt immer einen widerspenstigen Überschuss. Und 

er unterscheidet zwei Funktionsweisen der Gewalt und zeigt, wie beide sich trotz ihrer Unverein-

barkeit berühren und ineinander übergehen. Die eine Funktionsweise kennt nur Gewalt und Gegen-

gewalt. Die Frage nach der Gewalt ist dann die Frage nach dem Verhältnis der Gewalten zueinander. 

Die andere Funktionsweise sucht durch Gewalt einen Zustand der Gewaltlosigkeit herzustellen. 

Die Frage nach der Gewalt ist dann die Frage, wie sich ein solcher Zustand gewaltfrei halten kann, 

wenn er zu seiner Herstellung der Gewalt bedurft hat. Die eine Funktionsweise erörtert Kaputt im 

Zusammenhang mit Kriegsgewalt, mit einem Dilemma, das Freud in »Warum Krieg?« formuliert. 

Einerseits können wir es nicht vermeiden, gewalttätig zu handeln, andererseits können wir es 

ebenso wenig vermeiden, uns über jede gewalttätige Handlung zu empören. Die andere Funktions-

weise der Gewalt erörtert Kaputt im Zusammenhang mit revolutionärer Gewalt, mit der von Benja-

min eingeführten Doublette einer göttlichen Gewalt, die auch revolutionäre Gewalt ist, und mit den 

Aktionen der Stadtguerilla – der Roten Armee Fraktion – in der Bundesrepublik Deutschland der 

1970er Jahre.

Alexander García Düttmann

www.diaphanes.net diaphanes

Kaputt
Essay über Gewalt

»Wir leben heute in einer kaputten Welt, die wir 
weiterhin kaputt schlagen. Gleichzeitig empfinden 
wir uns als Opfer, die ein Recht auf Schonung haben 
oder die zu Tätern werden dürfen, weil man ihnen 
Gewalt angetan hat.«

In seinem Essay versteht Alexander García Düttmann Gewalt als 
Mittel zur Durchsetzung, das sich zwangsläufig verselbständigt. 
Gewalt erzeugt immer einen widerspenstigen Überschuß. Und er 
unterscheidet zwei Funktionsweisen der Gewalt und zeigt, wie beide 
sich trotz ihrer Unvereinbarkeit berühren und ineinander übergehen. 
Die eine Funktionsweise kennt nur Gewalt und Gegengewalt. Die 
Frage nach der Gewalt ist dann die Frage nach dem Verhältnis der 
Gewalten zueinander. Die andere Funktionsweise sucht durch Gewalt 
einen Zustand der Gewaltlosigkeit herzustellen. Die Frage nach der 
Gewalt ist dann die Frage, wie sich ein solcher Zustand gewaltfrei 
halten kann, wenn er zu seiner Herstellung der Gewalt bedurft hat.

Ergänzt werden diese Erörterungen durch eine Glosse über Gewalt 
und Scheiße in Kunst und Kritik sowie durch zwei Studien zur 
literarischen Außerkraftsetzung des Rechts in Édouard Louis’ Roman 
über Sexualgewalt und in Marguerite Duras’ Zeitungsartikel über die 
Ermordung eines Kindes.
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Alexander García Düttmann ist Philosoph und Übersetzer zahlreicher philosophischer Werke. Er lehrt am Institut für Kunstgeschichte 

und Ästhetik der Universität der Künste in Berlin. Bei DIAPHANES sind zuletzt erschienen: Die Apokalypse enttäuscht (2023, hg. zus. mit 

Marcus Quent) sowie Lob der Jugend (2021).
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»Verwendung von Freud« setzt sich mit dem umstrittenen und 

ungeklärten Status der psychoanalytischen Klassik in feministi-

schen, queeren und postkolonialen Studien auseinander. Die 

Berufung auf den unkommentierten Originaltext Freuds ist Basis 

für den Versuch, die Psychoanalyse differenziert und wissenshis-

torisch einzuordnen.

Thiemo Strutzenberger zeigt, dass angesichts der paradoxen rhe- 

torischen Strategien die Gleichsetzung des Textes mit männlich- 

heterosexuellen und weiß-suprematistischen Herrschaftsdiskursen 

aufgelöst und diese Bewertung der klassischen Psychoanalyse bei 

genauerer Lektüre auf den Kopf gestellt werden kann. Zudem wird 

deutlich, dass die feministische Theorietradition, welche auf den 

»Weiblichkeitsstreit« der 1920er Jahre zurückgeht, in der eta-

blierten Psychoanalyse nicht ausreichend gewürdigt worden ist. 

Diese Tradition hat sich zum Ziel gesetzt die durchweg problema-

tischen und (pseudo-)analytischen Setzungen Freuds zur sexuellen

Differenz grundlegend zu überwinden.
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DIAPHANES

  Philippe P. Haensler

  Ursprung der Theorie

Übersetzungsgeschichte eines Zwangs 
(Husserl, Freud, Benjamin)

www.diaphanes.net

Ist es Zufall, dass drei der wichtigsten (Vor)Denker dessen, was 

heute ›französische Theorie‹ heißt, auch Übersetzer waren? Emma-

nuel Levinas, Paul Ricœur und Jacques Derrida: Bei allen drei findet 

sich am Anfang der schriftstellerischen Karriere eine eigenhändig 

angefertigte französische Übertragung – zu ein und demselben 

deutschsprachigen Autor, Edmund Husserl. Philippe P. Haenslers 

Studie widmet sich zum ersten Mal eigens diesem geteilten ande-

ren, translatorischen Ursprung der französischen Nachkriegsphilo-

sophie – und zeigt in minutiösen vergleichenden Lektüren auf, wie 

der Blick auf die ›Übersetzung‹ in diesem Fall zu einem grundle-

gend neuen Verständnis auch des ›Originals‹ führen muss. 

In seinem neuartigen Zugriff auf Husserl (und seine Überset-

zer:innen), Freud und Benjamin liefert Haensler entscheidende 

neue Impulse zur Erschließung dieser Autoren und ihres in der 

Forschung bislang erst in Ansätzen aufgearbeiteten Verhältnisses, 

auch eröffnet er einen produktiven Zugang zu aktuellen (Grundla-

gen-)Debatten über den Sinn und die Möglichkeiten von ›Theorie-

geschichte‹ und ihrer ›-schreibung‹.

Philippe P. Haensler

Ursprung der Theorie. Übersetzungsgeschichte 

eines Zwangs (Husserl, Freud, Benjamin)

224 S.  Broschur  13.5 x 21 cm

ISBN 978-3-0358-0706-6  € 30.- (D)  30,80 € (AT)

November 2024 WG 1 510

Jean-Luc Nancy

Sexistenz

Neuauflage des Longsellers

160 S.  Broschur  12 x 18,5 cm

ISBN 978-3-0358-0730-1

€ 20.- (D)  € 20,60 (AT)

WG 1 520

Philippe P. Haensler studierte Philosophie, Neuere Deutsche Lite-

ratur und Komparatistik in Heidelberg und Zürich. Seit 2016 ist er 

wissenschaftlicher Mitarbeiter an der Universität Zürich (Allge-

meine und Vergleichende Literaturwissenschaft); daneben arbeitet 

er als freier wissenschaftlicher Übersetzer. 



Mit einer ganz besonderen Zeitform setzt sich Tom McCarthy 

in seinem Essay auseinander, einer Zeit, die zurücksetzt, sich 

absetzt, etwas ausspart, in die gewöhnliche Zeit einsticht. Sie 

hält an, bildet eine Pause, hält aber auch etwas zurück, be-

wahrt es auf. Interim – eine Lücke, ein Zwischen, ein Zaudern. 

Dabei interessieren ihn Thomas Pynchon, Maurice Blanchot 

und Thomas Mann ebenso wie Joseph Conrad, James Joyce 

und William Faulkner. Den Generalbass seines rasanten Textes

gibt MC Hammer: »Can’t touch this… it’s hammer time«. Wie 

die an den Essay anschließenden Gespräche zeigen, ist diese 

»Zeit des Hammers« eben jene Zeit der Fiktion, um die auch 

McCarthys eigene Texte kreisen: von »8 1/2 Millionen« bis zu 

seinem neuesten Roman »Satin Island«.

TOM MCCARTHY

INTERIM, ODER: 
DIE ZEIT DES 
HAMMERS
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Die Science-Fiction-Serie WESTWORLD (2016–2022) gehört zu 

den meistdiskutierten TV-Formaten der letzten Jahre. Die 

Konfliktzonen, mehr aber noch die sich auflösenden Grenzen 

zwischen Menschen und Androiden bieten zusammen mit 

der explorativen Ästhetik und der fragmentiert-rhythmischen 

Erzählweise viel Stoff für Analysen aus unterschiedlichen 

Perspektiven. Der Band ist die erste Publikation, die sich mit allen 

vier Staffeln und den neuen digitalen Erzählformen befasst, wie 

transmediale Umschreibung, technologische Vermittlung und 

den diversen Spielarten von Serialität.

Durch seine interdisziplinäre Anlage und die Befragung der 

Schnittstellen zwischen Menschen und nicht-menschlichen 

Entitäten wie Maschinen, Tieren oder ganz anderen Spezies 

und Existenzformen trifft der Band den Kern aktueller Debatten 

rund um Posthumanismus, Anthropozän und ökokritische 

Fragestellungen in Kunst und Literatur.

Mit Beiträgen von Johannes Binotto, Elisabeth Bronfen, Stella 

Castelli, Christine Lötscher, Klaus Müller-Wille, Vera Thomann, 

Christina Wald, Désirée Wenger, Benno Wirz.

ELISABETH BRONFEN
CHRISTINE LÖTSCHER
KLAUS MÜLLER-WILLE (HG.)

ONE MORE LOOP 
AROUND THE BEND 
KULTURANALYTISCHE BETRACHTUNGEN 
ZU WESTWORLD
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Es gibt keine Theorie, die nicht auf eine bestimmte Weise ästhetisch wäre. 

Auch Adorno hat den Entwurf seiner Ästhetischen Theorie nicht ein-

fach als eine Theorie des Ästhetischen verstanden, sondern war sich der 

ästhetischen Implikationen von Theorie bewusst. Gleichzeitig haben wir 

es mit ästhetischen Gegenständen und Ereignissen zu tun, denen eine 

ästhetische Theorie immanent ist, die sich selbst als Kunst zeigt. So lässt 

sich von beiden Seiten – Theorie und Ästhetik – an jene etymologische 

Bedeutung von θεωρία (theōria) anknüpfen, die das Theoretische als ein 

Sehen oder als eine Sichtweise versteht. Dieser Verbindung und Gleich-

zeitigkeit geht der Band nach. Im Fokus stehen Überlegungen, in denen 

die ästhetischen Implikationen von Theorie und die theoretischen Impli-

kationen ästhetischer Ereignisse gleichermaßen zur Sprache kommen.

Mit Beiträgen von Frauke Berndt, Elisabeth Bronfen, Sandra Frimmel, 

Julia Gelshorn & Tristan Weddigen, Fabienne Liptay, Dieter Mersch, Klaus 

Müller-Wille, Barbara Naumann, Boris Previšić, Dorota Sajewska, Sylvia 

Sasse, Rahel Villinger, Benno Wirz, Sandro Zanetti.

DIETER MERSCH
SYLVIA SASSE
SANDRO ZANETTI (HG.)
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In den 1910er Jahren forderte der russische Theaterregisseur 

und -theoretiker Nikolaj Evreinov (1879–1953) die Theatralisie-

rung des Lebens. Als Stalin zwanzig Jahre später in Moskau drei 

politische Schauprozesse mit viel Aufwand inszenieren ließ, saß 

Evreinov bereits im Pariser Exil. Er hatte Russland 1924 verlassen. 

Nun liest er akribisch die Protokolle der Prozesse in der russisch-

sprachigen Presse, sammelt Material über Nikolaj Bucharin und 

die anderen Angeklagten, berät sich mit Experten und schreibt 

schliesslich ein Stück, seine Antwort auf die Inszenierung einer 

Justizfarce. Mit dieser Antwort wollte er womöglich auch seine 

Idee von der Theatralisierung des Lebens rehabilitieren. Denn 

Theatralisierung des Lebens bedeutet nicht, falsche Geständ-

nisse aufzuführen, Verschwörungen zu konstruieren, Fakten zu 

fabrizieren oder gedungene Zeugen zu casten. Evreinov ging es 

in seiner Theatertheorie darum, das Theater des Lebens nicht 

unsichtbar zu machen. Sein Stück ist deshalb keine historische 

Rekonstruktion, sondern ein imaginärer Blick hinter die Kulissen, 

bei dem die verantwortlichen politischen Drahtzieher am Ende 

das eigentliche Verbrechen gestehen: das Theater.

Aus dem Russischen von Regine Kühn. 

Herausgegeben von Gleb J. Albert und Sylvia Sasse.

NIKOLAJ EVREINOV

DIE SCHRITTE 
DER NEMESIS

DRAMATISCHE CHRONIK AUS DEM 
PARTEILEBEN DER UDSSR (1936–1938)
IN 6 BILDERN
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Kunst und Witz teilen beide eine Reihe von überraschenden Eigenschaften, 

nicht nur die sprichwörtliche Verknappung, die wie die Ökonomie des 

Witzes auch oft jene der Kunst ausmacht. Oft sind es Dekontextuierungen, 

Bedeutungsvertauschungen, Paradoxa und Ungereimtheiten, Chiasmen 

und Widersprüche, die zu den bevorzugten Mitteln beider gehören. Und 

wie der Gehalt eines Witzes durch seine Analyse eskamotiert wird, so 

erdrosselt nicht selten die Interpretation die Kunst, das Werk, sein Ereignis, 

indem sie diese auf ihre Deutung festlegt. Kein Kunstwerk geht in seiner 

Hermeneutik auf, wie umgekehrt jede noch so detaillierte Entzifferung 

der Pointe eben den »Witz« der Sache tilgt. 

In ihrem viel zu früh unterbrochenen Denken ging es Mira Fliescher stets 

darum, Kunst, ästhetisches Denken, gewitzte Inversion und Strenge der 

dekonstruktiven Arbeit aufeinander zu beziehen und im besten Sinne 

miteinander »ins Spiel zu bringen«. Die hier versammelten Texte zeugen 

von der außerordentlichen Kraft eines Denkens, dessen Grundnote das 

anstimmt, was die Welt heute vielleicht am nötigsten hat: die Unendlich-

keit einer kritischen Urteilskraft.

Mira Fliescher (1972–2017) studierte Kunstgeschichte, Film- und Fernsehwissen-
schaft und Philosophie an der Ruhr-Universität Bochum und promovierte zu 
»Signaturen der Alterität«. Von 2011–2013 war sie Postdoc am Graduierten-
kolleg ›Sichtbarkeit und Sichtbarmachung. Hybride Formen des Bildwissens‹ in 
Potsdam. Ihre Forschungsschwerpunkte waren ästhetisches Denken, Verzeich-
nung, Signatur, Autorschaft, Alterität, visuelles Denken.

MIRA FLIESCHER
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In Armenien, Georgien und Kirgistan, in den russischen Teilrepubliken 

Dagestan und Inguschetien, in Belarus und Russland begibt sich Victoria 

Lomasko mit ihren Reisereportagen auf die Suche danach, was aus dem 

sowjetischen Erbe geworden ist. Sie verbindet dabei äußere Ereignisse 

mit persönlichen Empfindungen und Kommentaren und beschreibt die 

gesellschaftlichen Transformationsprozesse in den ehemaligen Sowjet-

republiken: den Kampf für die Rechte von Frauen und LGBTQ-Personen in 

zutiefst patriarchalen Gesellschaften, die schmerzhaften Nachwirkungen 

ethnischer Zwangsumsiedlungen unter Stalin, den finalen Wandel von 

Putins totalitärem Regime zu einer Diktatur. Durch ihre einzigartige künst-

lerische Form des Dokumentierens führt Lomasko Wahrnehmung und 

Erfahrung zusammen und erzeugt so Bilder für eine ungesehene Gegen-

wart, über die derzeit vielleicht nur im anonymisierenden Medium der 

Zeichnung adäquat berichtet werden kann.

Victoria Lomasko lebte bis März 2022 in Moskau, wo sie an der Staatlichen Universität 
für Grafik und Druckkunst studiert hatte. Ihre Einzelausstellung The Last Russian Artist
war im Santa Giulia Museum in Brescia zu sehen. Das bei DIAPHANES bereits erschie-
nene Buch Die Unsichtbaren und die Zornigen (Other Russia) wurde mit dem Pushkin 
House Prize ausgezeichnet und vom Guardian als eines der fünf besten Bücher zum 
Verständnis des gegenwärtigen Russland beschrieben. 

VICTORIA LOMASKO

DIE LETZTE 

SOWJETISCHE

KÜNSTLERIN
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Ein mit schnellem, präzisem Strich gezeichnetes Russland, wie man es 

selten zu sehen bekommt: Victoria Lomasko sucht die Motive für ihre 

Reportagen dort, wo die russischen Staatsmedien und der kommerzi-

elle Kunstbetrieb den Blick abwenden – im Jugendstraflager, in dem sie 

Zeichenunterricht gegeben hat, im Gespräch mit Frauen, die jahrelang 

als Arbeitssklavinnen in Moskauer Supermärkten gehalten wurden, in 

Parkanlagen, in denen die Anwohner sich gegen den inflationären Bau 

orthodoxer Kirchen zur Wehr setzen, und natürlich bei den unzähligen 

Protestmärschen seit der letzten Präsidentschaftswahl.

Victoria Lomaskos »Graphic Reportages« sind beißend realistisch, ihre 

Geschichten schonungslos ehrlich und – wenn auch oftmals nieder-

schmetternd – von großer Empathie und Witz getragen. Ein Porträt auf 

Augenhöhe eines Landes voller Unsichtbarer, die der Staat vergessen 

hat, und voller Zorniger, die trotz aller Widrigkeiten des Lebens nicht 

aufgeben, die sich füreinander und für die Gesellschaft, in der sie leben, 

engagieren.

VICTORIA LOMASKO

DIE UNSICHTBAREN 

UND DIE ZORNIGEN

DENKT KUNST
DIAPHANES

V
IC

T
O

R
IA

 L
O

M
A

SK
O

D
IE

 U
N

SI
C

H
T

B
A

R
E

N
 U

N
D

 D
IE

 Z
O

R
N

IG
E

N

WWW.DIAPHANES.NET

lomasko_umschlag_pussyriot.indd   1 28.02.18   09:11

1948 verö�entlicht der damals noch unbekannte Dichter Paul Celan 

zusammen mit dem surrealistischen Maler Edgar Jené eine kurze pro-

grammatische Schrift mit dem Titel »EINE LANZE«. Der Titel besteht 

aus einer anagrammatischen Verwandlung der beiden Autorennamen: 

EJNÉ LANCE – JENÉ CELAN. Celan bleibt in der Folge dem Bedeutungs-

hof der ›Lanze‹ insofern treu, als er seine Gedichte als Medien der Bewe-

gung (Entwürfe), als A�ektauslöser (Spitzen) und als konkret gewordene 

Sprache (Wortkörper) ›lanciert‹.

Das Buch reflektiert in Einzelstudien die Initiationsgesten von Celans 

Lanzen. In den Blick rücken dabei auch jene Stellen, an denen diese 

Lanzen gebrochen werden – für nichts und für niemanden, es sei denn, 

vielleicht, für jene, die von der Literatur als Betrieb oder Geschäft, als 

Einbildung oder Vorstellung genug haben und stattdessen bereit sind: 

zu lesen, aufzulesen, nachzudenken, innezuhalten, weiterzudenken, auf-

zubrechen. Celans Gedichte legen eine eigentümliche Ethik der Lektüre 

nahe: Die Gedichte bleiben stumm, wenn sie auf keine Bereitschaft tref-

fen, sich auf eine Sprache einzulassen, die mit ihrem Bedeuten immer 

wieder, je nach Begegnung, von Neuem beginnt – und endet. Darin sind 

Celans Gedichte beunruhigend, ansprechend, anhaltend, bis heute.

SANDRO ZANETTI
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In der Filmbetrachtung sind die Bilder dem Blick zunächst gegeben, 

bevor sie zu erzählen beginnen. Im blinden Fleck dieses Blicks liegt 

das, was den Bildern erst durch Erzählungen hinzugedacht wird. Filme 

gestalten Geschichten mit den ihnen gegebenen visuellen Ausdrucks-

möglichkeiten, sie generieren aber auch Bildvorstellungen, die narra-

tiv entwickelt werden. Diese Vorstellungen erlauben Rückschlüsse auf 

ästhetische und technische, soziale und politische Aspekte der Wahr-

nehmung und Verwendung von Bildern. 

Die in diesem Buch versammelten Studien entlang der Werke bekannter 

Regisseure wie Michael Haneke, Krzysztof Kieślowski, Jim Jarmusch, 

Wim Wenders oder Ari Folman erö�nen ungewohnte Perspektiven auf 

das Verhältnis, das Bilder und Erzählungen im Film unterhalten.

FABIENNE LIPTAY

TELLING IMAGES
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Revolutionen finden (auch) in Worten statt: Sätze werden gewendet, in 

neue Bedeutungen gekehrt, setzen Getrenntes in überraschende Ver-

bindungen, mit weitreichenden Folgen. Rückblickend bescherte die 

Zeit um 1968 auch der Literaturwissenschaft eine große Wende, von der 

sie bis heute zehrt. Mit der großen Konferenz in Baltimore 1966 wurde 

der französische Strukturalismus zu einer internationalen Bezugsgröße. 

Er bewirkte eine Annäherung der Geistes- und Sozialwissenschaften 

mit fachübergreifenden Fragestellungen und Modellen auf der Basis 

einer gewandelten Sprachtheorie. Eine ganze Reihe von Initiativen in 

den USA und Europa entstand. Für die Literaturwissenschaft bedeutete 

dies: Aufbrechen der sprachlichen und fachlichen Grenzen, internatio-

nale Theorie, Interdisziplinarität, eine verstärkte Komparatistik in allen 

Philologien. Gleichzeitig mit der Konferenz in Baltimore distanzierte 

sich der deutsche Germanistentag in München zum ersten Mal von der 

NS-Germanistik. Erste Konturen einer künftigen Germanistik wurden 

sichtbar, mit der Forderung nach mehr Komparatistik. In Zürich wurde 

1968/69 mit Paul de Man als erstem Ordinarius das Seminar für Ver-

gleichende Literaturwissenschaft gegründet. Peter Szondi, der wie kein 

anderer diese neue Literaturwissenschaft verkörperte, sollte 1971 die 

Nachfolge von Paul de Man antreten. Mit dem Tod Peter Szondis im sel-

ben Jahr endete eine Ära. Zugleich begann eine neue Zeit des Fragens. 

Was bleibt von den Revolutionen der Literaturwissenschaft 1966–1971? 

Die Beiträge in diesem Band geben Antworten auf diese Frage.

THOMAS FRIES
SANDRO ZANETTI (HG.)

REVOLUTIONEN
DER LITERATUR-
WISSENSCHAFT
1966–1971
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Milo Rau und sein International Institute of Political Murder (IIPM) haben 

in den letzten zehn Jahren mit ihren über 50 Stücken und Aktionen die 

Theaterästhetik geprägt. Der Spannungsbogen der unterschiedlichsten 

Formate reicht von Reenactments wie Die Letzten Tage der Ceausescus

über inszenierte Politaktionen wie City of Change oder Volksprozesse wie 

Das Kongo Tribunal bis zu intimen Erzählformen wie der Europa Trilogie

und repräsentationskritischen Stücken wie Mitleid oder Five Easy Pieces.  

Auf immer wieder neue Weise werden darin die alten Fragen zum Verhält-

nis von Ereignis und Realität, Tragödie und Gerechtigkeit, Engagement 

und Ekstase verhandelt. Wann scha�t Kunst ein Ereignis? Wie verändert 

sie die Vergangenheit und wie stellt sie das Zukünftige dar? Was unter-

scheidet einen Skandal von einem utopischen Akt realer Gefahr? Die in 

diesem Band erörterten Begri�e geben einen umfassenden Einblick in 

die ästhetische Theorie und Praxis des IIPM.

MILO RAU
ROLF BOSSART

WIEDERHOLUNG
UND EKSTASE
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Lesen und Schreiben sind vergängliche Prozesse. Sie sind jedoch stets 

bezogen auf Schrift, die selbst dort, wo in Sand geschrieben wird, eine 

andere Art von Zeit ins Spiel bringt: in der Regel zwar eine dauerhaftere, 

zugleich aber auch eine durch Kontingenz bestimmte Zeit. Auf diese kann 

menschliches Handeln nur bedingt einwirken: Archive und Bibliotheken 

bergen mit ihren Beständen zugleich die Gefahr ihrer Zerstörung, Codes 

können unlesbar werden, selbst Inschriften weisen eine relative Vergäng-

lichkeit auf. Die Vervielfältigung und Übersetzung von Schriften, auch in 

digitalen Netzwerken, mag diesen Tendenzen entgegenwirken. Aber die 

Kontingenz verschwindet nicht. Dies schon deshalb nicht, weil auch die 

individuellen und kollektiven Lesefähigkeiten einem steten Wandel unter-

liegen und es schließlich noch nicht einmal für ein schlichtes Interesse an 

überlieferten Schriften eine Garantie gibt. Wie reagiert die Literatur auf 

diese Art von Unsicherheit, die ihr eigenes Medium sowie den Umgang 

mit ihm betri�t? Was bleibt von der Literatur, wenn dieses Bleiben von 

dem abhängt, was kommt? Und was trägt die Literatur selbst zu dem bei, 

was kommt oder kommen mag, ihrer Zukunft also?

SANDRO ZANETTI

DENKT KUNST
DIAPHANESWWW.DIAPHANES.NET
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Jeder Mensch ist ein Theatertier – so ließe sich Nikolaj Evreinovs drei-

bändiges, zwischen 1914 und 1917 verfasstes Werk zusammenfassen. 

Evreinov plädiert für mehr Theatralität (teatral’nost’) im Theater und im 

Leben, wobei er Theatralität nicht für etwas Künstliches hält, sondern für 

die natürlichste Sache der Welt: für einen menschlichen Instinkt. Die hier 

vorliegende deutsche Erstübersetzung soll nicht nur den in Vergessen-

heit geratenen Regisseur, Dramatiker und Theoretiker, der zu den wich-

tigsten Innovatoren der russischen Theateravantgarde zählte, wieder in 

Erinnerung bringen, sondern auch seine Überlegungen zur Theatralität 

für die heutige Diskussion erschließen.

NIKOLAJ EVREINOV

THEATER FÜR SICH

DENKT KUNST
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SILVIA HENKE, DIETER MERSCH,
NICOLAJ VAN DER MEULEN, 
THOMAS STRÄSSLE, JÖRG WIESEL

MANIFEST 
DER KÜNSTLERISCHEN
FORSCHUNG

EINE VERTEIDIGUNG 
GEGEN IHRE VERFECHTER 

DENKT KUNST
DIAPHANES

Seit ihren Anfängen in den 1990er Jahren hat sich »künstlerische For-
schung« als ein neues bildungs- und institutionenpolitisches wie auch 
ästhetisch-kunsttheoretisches Format etabliert. Inzwischen ist sie auf 
fast alle künstlerischen Felder diffundiert: von der Installationskunst über 
experimentelle Formate bis zur zeitgenössischen Musik, der Literatur 
oder Tanz- und Performancekunst. Doch steht sie seit ihrem Beginn – 
etikettiert unter Labels wie »Kunst und Wissenschaft« oder »Scienceart« 
und »Artscience«, die beide in einem Atemzug miteinander verbinden 
– im Wettstreit mit der akademischen Forschung, ohne dass ihr eigener 
Forschungsbegriff angemessen geklärt wäre. Das Manifest unternimmt 
den Versuch, Klärung zu schaffen und den Begriff, die Potenziale und 
Radikalität einer forschenden Kunst gegen diejenigen zu verteidigen, die 
allzu vorsichtig mit universitären Formaten liebäugeln und sie an wissen-
schaftliche Prinzipien anschließen wollen. Es geht vielmehr darum, die 
Eigenständigkeit und besondere Intellektualität ästhetischen Forschens 
herauszustreichen, ohne Legitimitätszwängen zu genügen und fremde 

Maßstäbe anzulegen.

SILVIA HENKE ist Professorin für Kulturtheorie an der Hochschule Luzern, Kunst & Design im 
Bachelor und im Master Fine Arts/Art in Public Spheres/Art Education. Sie leitet den Studien-
bereich Theorie im BA. Studium der Deutschen und Französischen Philologie, Philosophie und 
Medienwissenschaft in Basel und Hamburg. Aktuelle Forschungsschwerpunkte: Kunst und 
Religion, transkulturelle Kunstpädagogik und ästhetische Bildung. Publikationen unter www.
silviahenke.ch 

DIETER MERSCH, Prof. Dr., Zürcher Hochschule der Künste, hat eine Professur für Ästhetik 
und ist Präsident der Deutschen Gesellschaft für Ästhetik. Studium der Mathematik und Philo-
sophie in Köln, Bochum und Darmstadt. Mitherausgeber des Internationalen Jahrbuchs für 
Medienphilosophie. Arbeitsschwerpunkte: Philosophische Ästhetik, Kunsttheorie, Medien-
philosophie, Bildtheorie, Musikphilosophie und kontinentale Philosophie des 20. und 21. Jahr-
hunderts. Letzte Publikationen:  Epistemologien des Ästhetischen, Zürich, Berlin 2015, Mit-
herausgeber: Ästhetische Theorie, Zürich 2019.

NICOLAJ VAN DER MEULEN, Prof. Dr., leitet zusammen mit Jörg Wiesel das Institut Ästhetische 
Praxis und Theorie an der Hochschule für Gestaltung und Kunst. Er studierte Kunstgeschichte 
und Philosophie an den Universitäten Marburg, Berlin und Basel. Arbeitsschwerpunkte: Emer-
gente Praktiken in Kunst und Design, Fragen der Bildwissenschaft, der Ästhetischen Urteils-
kraft, Kochen und Essen als Paradigma geschmacklichen Urteilens, Kunstgeschichte des 18. 
und 20. Jahrhunderts sowie Fragen der Vermittlung und Didaktik im Bereich von Kunst und 
Design. Betreuung künstlerischer PhD’s.

THOMAS STRÄSSLE, Prof. Dr., leitet an der Hochschule der Künste Bern das spartenübergrei-
fende Y Institut und lehrt an der Universität Zürich Neuere deutsche und vergleichende Lite-
raturwissenschaft. Er ist außerdem Präsident der Max Frisch-Stiftung an der ETH Zürich und 
Mitglied im »Literaturclub« von Schweizer Fernsehen SRF. Er hat Germanistik, Philosophie und 
Musikwissenschaft in Zürich, Cambridge und Paris studiert und daneben eine Ausbildung zum 
Flötisten gemacht. Arbeitsschwerpunkte: Materialästhetik, das Zusammenspiel der Künste, 
Gegenwartsliteratur. Neuste Veröffentlichung: Fake und Fiktion. Über die Erfindung von Wahr-
heit, München 2019.

JÖRG WIESEL, Co-Leiter Institut Ästhetische Praxis und Theorie, Hochschule für Gestaltung 
und Kunst FHNW, Basel. Theater- und Literaturwissenschaftler; Schwerpunkte in Lehre und 
Forschung: Piraterie, Mode, Ästhetik kulinarischer Praktiken der Gegenwart.

Die fünf AutorInnen arbeiten zusammen im Sinergia-Project »Praktiken ästhetischen Den-
kens», gefördert durch den Schweizerischen Nationalfonds. Wir danken dem Schweizerischen 
Nationalfonds für die generöse Unterstützung.

WWW.DIAPHANES.NET

SILVIA HENKE, DIETER MERSCH,
NICOLAJ VAN DER MEULEN, 
THOMAS STRÄSSLE, JÖRG WIESEL

MANIFESTO
OF ARTISTIC RESEARCH

A DEFENSE
AGAINST ITS ADVOCATES

THINK ART
DIAPHANES

Since its beginnings in the 1990s, “artistic research” has become esta-
blished as a new format in the areas of educational and institutional po-
licy, aesthetics, and art theory. It has now diffused into almost all artistic 
fields, from installation to experimental formats to contemporary music, 
literature, dance or performance art. But from its beginnings—under la-
bels like “art and science” or “scienceart” or “artscience” that mention 
both disciplines in one breath—it has been in competition with acade-
mic research, without its own concept of research having been ade-
quately clarified. This manifesto attempts to resolve the problem and to 
defend the term and the radical potentials of a researching art against 
those who toy all too carefully with university formats, wishing to ally 
them with scientific principles. Its aim is to emphasize the autonomy and 
particular intellectuality of artistic research, without seeking to justify its 
legitimacy or adopt alien standards.

SILVIA HENKE is a Cultural Studies Scholar at University of Applied Sciences and Arts Lucerne, 
Design and Art, in the BA Programme and in Master Fine Arts/Art in Public Spheres/Art Edu-
cation. Since 2002 she is Head of the Department for theory. She studied French and German 
Literary Criticism, Media Sciences and Philosophy, at the Universities of Basel and Hamburg. 
Her research focuses on Art and Religion, Transcultural Art Education and Aesthetic Education. 
Publications see: www.silviahenke.ch

DIETER MERSCH studied Mathematics and Philosophy in Cologne, Bochum, Darmstadt. Since 
2013 he is Head of the Institute for Theory at ZHdK Zurich and Visiting Professor at University 
Potsdam, where he is one of the chairs of the DFG Research Training Centre ‘Visibility and Visu-
alization – Hybrid Forms of pictorial Knowledge’. Dieter Mersch was a Visiting Professor in Chi-
cago, Budapest and Luzern, and Fellow at IKKM Weimar and at ZHdK Zurich. His work focuses 
on media philosophy, aesthetics and art theory, semiotics, hermeneutics, post-structuralism 
and philosophy of the image and language.

NICOLAJ VAN DER MEULEN studied Art History and Philosophy and wrote his habilitation 
about the Experience of Space, Time, and Movement in the Late Baroque. His main areas of 
interest are aesthetic experience, embodiment, imagery and culinary art. Van der Meulen is 
co-head of the Institute for Aesthetic Practice and Theory at the University for Design and Art, 
Basel, Switzerland.

THOMAS STRÄSSLE is Head of the transdisciplinary Y Institute at the Bern University of the Arts 
and Professor of Modern German and Comparative Literature at the University of Zurich. He is 
also the President of the Max Frisch-Foundation at the ETH Zurich and member of the Litera-
turclub on Swiss Television SRF.

JÖRG WIESEL, co-director of the Institute for Aesthetic Practice and Theory, Hochschule für 
Gestaltung und Kunst FHNW, Basel. Theatre and literary scholar; teaching and research focus: 
piracy, fashion, aesthetics of contemporary culinary practices.

The five authors collaborate together in the Sinergia project “Practices of aesthetic thinking,” 
funded by the Schweizerische Nationalfonds. We would like to thank the Schweizerische Na-
tionalfonds for generous support.
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In einer Zeit, in der Aktivität und Leistung alles bedeuten, da 

power naps und polyphasischer Schlaf die Nachtruhe optimie-

ren sollen, Klartraumtechniken Ressourcen zur Verbesserung 

körperlicher und geistiger Effizienz kolonisieren, lässt sich – so 

scheint es – für die Müdigkeit kaum noch argumentieren. Das 

Sensorium für ihre Fülle ist durch all den Optimierungsdruck 

verkümmert. Der Imperativ des 24/7 hat es anästhesiert. Dabei 

geht es heute, so der Ansatz des vorliegenden Buches, mehr 

denn je darum, ihre besondere Aisthetik wiederzuentdecken, 

den Sinn für die ihr eigenen Zwischenzustände des Ungeform-

ten und Nichtkategorisierbaren zu wecken.

FABIAN GOPPELSRÖDER

AISTHETIK DER
MÜDIGKEIT 
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Emmanuel Levinas sieht in der Obliteration ein zentrales 

Konzept, um Kunst zu denken. Das Interview mit Françoise 

Armengaud ist eines der wenigen Äußerungen von Levinas zur 

bildenden Kunst. Levinas wurde in verschiedenen Disziplinen 

durch seine Ethik einflussreich, die er im Wesentlichen vom Ge-

sicht des Anderen her denkt. Bisher sind seine Überlegungen 

zur Ästhetik eher selten behandelt worden, und wenn Fragen 

nach dem Gesicht in der Kunst gestellt wurden – und damit 

nach der Beziehung von Ethik und Ästhetik –, lag der Fokus 

zumeist auf seinen Kommentaren zur Literatur. In dem vorlie-

genden Interview spricht Levinas über die Arbeit des französi-

schen Bildhauers Sacha Sosno. Das komplexe Verhältnis von 

Ethik und Ästhetik wird hier nicht länger mit dem Gesicht und 

der Sprache in Verbindung gebracht, sondern mit dem bildne-

rischen Denken und ästhetischen Operationen und Praktiken. 

Für Levinas bezeichnet die Obliteration ein unverfügbares, un-

heimliches und disruptives Konzept. Levinas wendet sich damit 

von der »unbeschwerten Sorglosigkeit des Schönen« ab und 

den materiellen Abnutzungsprozessen zu. Gerade diese a�r-

miert er wegen ihres gestalterischen Potentials für die Einzig-

artigkeit des Gegenwärtigen.

Der Gesprächstext wird ergänzt durch André Villers’ Photogra-

phien von Sosnos Werken, ein Vorwort von Johannes Bennke 

und ein Nachwort von Dieter Mersch.

EMMANUEL LEVINAS

DIE OBLITERATION 
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10 Jahre DENKT KUNST bei DIAPHANES
Ästhetisches Denken und künstlerische Praxis in allen Facetten

Hrsg. von Elisabeth Bronfen, Fabienne Liptay, Dieter Mersch, Sylvia Sasse, Sandro Zanetti, in Zusammenarbeit mit dem 

Zentrum Künste und Kulturtheorie (ZKK) der Universität Zürich und der Zürcher Hochschule der Künste 
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Einfachheit ohne Vereinfachung: In seiner Arbeit war Harun Farocki (1944–2014) stets an der präzi-

sen Beschreibung und überraschenden Verknüpfung komplexer Zusammenhänge interessiert. Dies 

gilt für Kinofilme wie Bilder der Welt und Inschrift des Krieges (1988) ebenso wie für weniger bekannte 

Fernsehproduktionen wie Erzählen (1975, mit Ingemo Engström) und zahlreiche Videoinstallationen 

für Galerien und Museen seit 1995. Auch als Lehrer an Film- und Kunsthochschulen entwickelte 

Farocki Vermittlungsmethoden, in denen sich Didaktik, Autodidaktik und Antididaktik in charakte-

ristischer Weise mischten.

Volker Pantenburg analysiert die Arbeitsprozesse hinter Farockis vielseitiger Praxis. Im Zentrum 

des Buchs stehen das Verhältnis von Archiv und Arbeit, der Einsatz von Pädagogik und Vermitt-

lung sowie der operative Charakter von Bildern. Ausgangspunkt sind die Einblicke, die sich nach 

Farockis Tod aus der Arbeit mit dem Nachlass des Filmemachers ergeben haben. So spielen nicht 

fertiggestellte Werke wie die medienpädagogische Serie AUVICO (1970, mit Hartmut Bitomsky) oder 

das Projekt Zur Geschichte der Arbeit (1987) ebenso eine Rolle wie die bisher kaum erforschte drama-

turgische Zusammenarbeit mit dem Regisseur Christian Petzold. Auch die Arbeit als Dozent an der 

Deutschen Film- und Fernsehakademie (DFFB) und die umfangreiche Textproduktion für Zeitungen 

und die Zeitschrift Filmkritik sind Gegenstand der materialnahen, im Dialog mit zahlreichen Archi-

valien entwickelten Untersuchung.

The climate change crisis has become part of aesthetic discourse and 

critical research in culture and the arts. Future-oriented, ecologically 

conceived possibilities for action are being explored by artists, curators, 

and scholars alike. eco-operations addresses these emerging aesthetic 

ecologies and new technologies of cooperation that both challenge and 

shape a sustainable future, foregrounding interruptions, ruptures, dis-

connections, dissonances, exclusions, and allochronism. Moving beyond 

the concepts of “flow” and “network” as a single, coherent (ecological or 

technological) system, eco-operations instead emphasizes the frictions 

within asynchronously running systems. The infrastructures and formats 

of artistic production and exhibition play a central role here, as they them-

selves constitute ecosystems that invite and regulate processes of sharing 

and exchange. Artists and activists are embedded in these ecosystems in 

which they simultaneously intervene when searching for alternative ways 

of collaborative practice. Bringing together scholars, artists, writers, and 

curators, and working across a range of disciplines, eco-operations explo-

res this field of tension between global and local ecologies, and aims to 

speculate on where dissonances imply both creative potential and politi-

cal challenges.

With contributions by Dalida María Benfield, Ursula Biemann, Lisa Black-

more, Mateo Chacón Pino, Lucrezia Cippitelli, T. J. Demos, Sandra Frimmel, 

Laura Flórez & Lorena Cely, Alexandra Gelis, Liliana Gómez, Fabienne 

Liptay, Uriel Orlow, Dorota Sajewska.

VOLKER PANTENBURG
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Volker Pantenburg ist Professor für Filmwissenschaft an der Universität Zürich. Zuvor forschte und lehrte er an den Universitäten Müns-

ter, der Bauhaus-Universität Weimar und der FU Berlin. Buchpublikationen als Autor: Film als Theorie. Bildforschung bei Harun Farocki und 

Jean-Luc Godard (2006, engl. Übersetzung 2015), Ränder des Kinos. Godard – Wiseman – Benning – Costa (2010), Aggregatzustände bewegter 

Bilder (2022). Gemeinsam mit anderen gründete er 2015 das Harun Farocki Institut in Berlin.
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Selbstorganisierte Initiativen sind aus der Schweizer Kunst-

landschaft nicht mehr wegzudenken. Sie sind unverzichtbarer 

Bestandteil einer florierenden Szene, sind Nährboden für künst-

lerische und kuratorische Experimente und bieten ein enorm 

heterogenes Programm an. Die breite, auch kulturpolitische 

Anerkennung hat sich aber bis heute nicht in einer angemes-

senen Förderung niedergeschlagen, was von den Akteur*innen 

selbst immer wieder kritisiert wird.

Die Publikation gibt erstmalig einen umfassenden Einblick in 

die Geschichte und Entwicklung der Selbstorganisation in der 

Schweizer Kunstszene und zeichnet die sich in Wechselwirkung 

dazu herausbildende kulturpolitische Handhabung dieses 

sperrigen Phänomens nach. Nebst Untersuchungen einzelner 

Regionen, kommen in thematischen Gesprächsrunden auch die 

Akteur*innen aus der künstlerischen Selbstorganisation und der 

Kunstförderung selbst zu Wort. Ergänzend geben ausgewählte 

Dokumente Einblick in die vielfältige Nutzung und ästhetische 

Praxis der Räume und zeigen das sich verändernde Vokabular 

auf. 

Herausgegeben von

Stephan Kammer und 

Karin Krauthausen

DIAPHANES

Landwirtschaft 
und Literaturund Literatur

Die Landwirtschaft nährt das Erzählen. Über ihr initiales Wirken für menschliche, tierische und 

pflanzliche Lebensformen hinaus hat die Kultur der Bauern und Hirten über Jahrtausende hinweg 

die kollektive Imagination beschäftigt. Die Ausbildung eigener Genres (Georgik, Bukolik, Bauern- 

und Dorfroman) und die Aufnahme in unterschiedlichste Erzählmodelle (Lehrgedicht, Idylle, Robin-

sonade, Roman, Essayfilm) zeugen bis heute von den Wechselverhältnissen zwischen Agrikultur 

und Textkultur. Der Band Landwirtschaft & Literatur geht dem Themenkomplex aus literaturwissen-

schaftlicher Perspektive nach und adressiert das Feld in seiner ganzen Breite: von antiker Georgik 

und Bukolik und deren neuzeitlichen Nachwirkungen über die Verhandlung agri- und hortikultu-

rellen Wissens in Robinsonaden und Romanen des 18. Jahrhunderts, über die topisch-symbolische 

Indienstnahme von bäuerlichem Leben in der Literatur der Jahrhundertwende (19./20.) bis zu den 

kritischen Auseinandersetzungen mit industrialisierter und globalisierter Landwirtschaft in Roma-

nen und Filmen seit der zweiten Hälfte des 20. Jahrhunderts und in der Gegenwart.

Mit Beiträgen von Christiane Arndt, Michael Bies, Hendrik Blumentrath, Erik Born, Sandra Fluhrer, 

Till Greite, Stephan Kammer, Karin Krauthausen, Sebastian Meixner, Monika Rinck, Kathrin Röggla, 

Mareike Schildmann, Robert Stockhammer und Uwe Wirth.

Stephan Kammer ist Professor für Neuere deutsche Literaturwissenschaft an der Ludwig-Maximilians-Universität München. Seine For-

schungsschwerpunkte umfassen die deutschsprachigen Literaturen des 17. bis 21. Jahrhunderts im medialen Kontext, die Literatur- und 

Wissensgeschichte der Schrift, des Schreibens und der Philologie sowie Theorie und Geschichte der Künstlichkeit. Derzeit arbeitet er an 

einer Monographie zur narrativen und kulturellen Logik von Gottfried Kellers Festdarstellungen und -reflexion.

Karin Krauthausen ist Literatur- und Kulturwissenschaftlerin und seit 2019 wissenschaftliche Mitarbeiterin im Projekt Weaving des 

Exzellenzclusters Matters of Activity an der Humboldt-Universität zu Berlin. Zu ihren Forschungsschwerpunkten gehören die Wirklich-

keitsproduktion in der Literatur, die unruhigen Konstellationen zwischen Künsten und Wissenschaften und die Medien und Materialien 

des Entwurfs.
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Sprechende Körper, pathogene Umwelten

Psychosomatik und Theater
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Die eine Psychosomatik oder einen eindeutigen Bereich medizinischer Phänomene gibt es nicht. Im 

psychosomatischen Leiden stehen naturwissenschaftliche Evidenzen auf dem Spiel, es verhandelt 

den Status von Krankheit und Gesundheit zwischen Biologie und Gesellschaft. Als ›Unter-die-Haut-

Gehen‹ psychischer oder sozialer Leiden, als Leiden an der Kultur, als Epochenkrankheit tritt dieses 

in historisch wandelbaren Gestaltungen auf: Im Gewand der Melancholie etwa, dann als Neurose 

und Hysterie und heute als Erschöpfung. Psychosomatik nimmt damit eine zentrale Position im 

Verhältnis von Literatur und Medizin ein: Denn hier ›verkörpern‹ sich psychische und soziale Lei-

den, Körper ›sprechen‹ und bezeugen die sie krankmachenden Umwelten. Diese – je nach Perspek-

tive semiotische, hermeneutische oder medien- und kommunikationstheoretische – Annahme ver-

schwistert Psychosomatik mit den zeichenhaften Darstellungsverfahren von Literatur und Theater.

Sophie Witt erzählt eine breite Faszinationsgeschichte: Von historischen und literarischen Akteu-

ren, von Seelen, Körpern und Organen, von ›wilden‹ Momenten innerhalb der Rationalisierung. Sie 

schaut auf die Wechselfälle der Somatisierungen und Symbolisierungen, auf Störfälle und Verdrän-

gungslagen, Heilsversprechen und Wahrheitssuchen. Mit welcher Not, aber auch Begehren wird 

somatisch an der Umwelt gelitten und dieses Leiden notorisch dargestellt? Es geht um Ambiva-

lenzen in den zentralen Oppositionspaaren wie Körper und Psyche, Subjekt und Objekt, Natur und 

Gesellschaft, Geistes- und Naturwissenschaft, Kunst und Wissen.

Sophie Witt ist Professorin für Literaturwissenschaft, ins. Wissenskulturen und Interdisziplinarität an der Universität Hamburg und ver-

antwortlich für den Bereich »Körper, Gesundheit, Gesellschaft« im Studiengang Liberal Arts & Sciences. 



Julia Weber

Herumlungern?! 

Begegnungsräume an urbanen Orten

240 S.  Broschur  16.5 x 24 cm  zahlr. Abb.

ISBN 978-3-0358-0744-8
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Was bedeutet Herumlungern? Herumlungern als öffentliche 

Alltagspraxis entzieht sich einer eindeutigen Definition. Seine 

Bedeutung oszilliert zwischen potentieller Passivität und Aktivi-

tät, zwischen Harmlosigkeit und Verdächtigkeit. In ihrer eth-

nografisch-künstlerischen Forschung geht Julia Weber dem 

mehrdeutigen Potential des Herumlungerns auf den Grund. Das 

Herumlungern ist dabei sowohl Erkenntnissubjekt wie auch 

methodisches Vorgehen. Sie lungerte mit einem Dichter und 

einer Gruppe langzeiterwerbsloser Menschen in Berlin sowie mit 

Raver:innen in Zürich über längere und kürzere Zeit herum. Durch 

die mimetische (An-)Teilnahme zeigt sich, wie sich städtische Orte 

(um-)deuten und in selbstbestimmte Räume des Austauschs und 

der Zugehörigkeit transformieren lassen. In der Rolle als Herum-

lungernde griff sie selber an ausgewählten städtischen Orten in 

Berlin und Zürich ins Alltagsleben ein und stellte diese Praxis 

öffentlich zur Diskussion.

Julia Weber studierte Soziologie (Universität Zürich) und Künst-

lerische Forschung/Fine Arts (Zürcher Hochschule der Künste). Seit 

2012 forscht sie in den Bereichen künstlerische Stadtforschung und 

Art Education. Sie promovierte 2022 im Fachbereich angewandte 

Kultur- und Kunstwissenschaften an der Kunstuniversität Linz. 

Selbstorganisierte Initiativen sind aus der Schweizer Kunst-

landschaft nicht mehr wegzudenken. Sie sind unverzichtbarer 

Bestandteil einer florierenden Szene, sind Nährboden für künst-

lerische und kuratorische Experimente und bieten ein enorm 

heterogenes Programm an. Die breite, auch kulturpolitische 

Anerkennung hat sich aber bis heute nicht in einer angemes-

senen Förderung niedergeschlagen, was von den Akteur*innen 

selbst immer wieder kritisiert wird.

Die Publikation gibt erstmalig einen umfassenden Einblick in 

die Geschichte und Entwicklung der Selbstorganisation in der 

Schweizer Kunstszene und zeichnet die sich in Wechselwirkung 

dazu herausbildende kulturpolitische Handhabung dieses 

sperrigen Phänomens nach. Nebst Untersuchungen einzelner 

Regionen, kommen in thematischen Gesprächsrunden auch die 

Akteur*innen aus der künstlerischen Selbstorganisation und der 

Kunstförderung selbst zu Wort. Ergänzend geben ausgewählte 

Dokumente Einblick in die vielfältige Nutzung und ästhetische 

Praxis der Räume und zeigen das sich verändernde Vokabular 

auf. 
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Das 2012 vom Künstler Renzo Martens in der Demokratischen 

Republik Kongo gegründete Institute for Human Activities (IHA) 

ist höchst umstritten: Sehen die einen darin einen zynischen 

und selbstgerechten Kommentar des Künstlers zu den Mechanis-

men von kritischer Kunst auf dem Rücken der kongolesischen 

Mitstreiter:innen, loben die anderen dessen Anbindung an reale 

Lebenswelten als präzise Kritik an den Ökonomien des westlichen 

Kunstbetriebs. Kunstkritik und Kunstgeschichte kommen ange-

sichts dieser ambivalenten und komplexen Konstellationen an ihre 

Grenzen, neigen zu thematischen Zuspitzungen oder einengenden 

Kategorisierungen.

Die Publikation untersucht, wie diese werkimmanenten Wider-

sprüche so in eine Analyse aufgenommen werden können, dass sie 

nicht in vereindeutigenden Positionierungen aufgelöst werden. 

»Post/koloniale Verstrickungen« entwirft dabei eine transdiszi-

plinäre Methodologie, die Renzo Martens’ IHA ›von der Kunst aus 

denkend‹ analysiert. Dabei wird das Projekt nicht über eine theore-

tische Perspektive erschlossen, sondern das Kunstwerk zum Gegen-

über erklärt, von dem aus die Fragen erst entwickelt werden.

Siri Peyer ist wissenschaftliche Mitarbeiterin an der Hochschule 

Luzern – Design Film Kunst. Dort hat sie u.a. an dem Forschungs-

projekt »Flüchtiges Sammeln. Voraussetzungen und Möglichkeiten 

der Aufnahme von Performancekunst in Sammlungen« mitgewirkt.

Selbstorganisierte Initiativen sind aus der Schweizer Kunst-

landschaft nicht mehr wegzudenken. Sie sind unverzichtbarer 

Bestandteil einer florierenden Szene, sind Nährboden für künst-

lerische und kuratorische Experimente und bieten ein enorm 

heterogenes Programm an. Die breite, auch kulturpolitische 

Anerkennung hat sich aber bis heute nicht in einer angemes-

senen Förderung niedergeschlagen, was von den Akteur*innen 

selbst immer wieder kritisiert wird.

Die Publikation gibt erstmalig einen umfassenden Einblick in 

die Geschichte und Entwicklung der Selbstorganisation in der 

Schweizer Kunstszene und zeichnet die sich in Wechselwirkung 

dazu herausbildende kulturpolitische Handhabung dieses 

sperrigen Phänomens nach. Nebst Untersuchungen einzelner 

Regionen, kommen in thematischen Gesprächsrunden auch die 

Akteur*innen aus der künstlerischen Selbstorganisation und der 

Kunstförderung selbst zu Wort. Ergänzend geben ausgewählte 

Dokumente Einblick in die vielfältige Nutzung und ästhetische 

Praxis der Räume und zeigen das sich verändernde Vokabular 

auf. 
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Dokumentarische Aufnahmen können durch neue Entwicklungen von Produktions- und Distribu-

tionstechnologien von immer mehr Personen aufgenommen, verarbeitet und verbreitet werden. Damit 

verändern sich nicht nur Orte und Sujets, sondern vor allem auch die Perspektiven und Praktiken des 

Dokumentar- und Amateurfilms, beispielsweise wenn verschiedene Kameras direkt aus dem Gesche-

hen heraus filmen oder zur multiperspektivischen Aufnahme weitergereicht werden. 

Anhand der Analyse aktueller und innovativer Beispielfälle konzentriert sich Die performative Kamera

auf Praktiken, Gefüge, Konstellationen und Bezüge zwischen Kamera und Körper. Im Zentrum steht 

dabei allerdings weniger das Apparative selbst als vielmehr sich in diesem Prozess verändernde doku-

mentarische Konzepte und Haltungen.

Selbstorganisierte Initiativen sind aus der Schweizer Kunst-

landschaft nicht mehr wegzudenken. Sie sind unverzichtbarer 

Bestandteil einer florierenden Szene, sind Nährboden für künst-

lerische und kuratorische Experimente und bieten ein enorm 

heterogenes Programm an. Die breite, auch kulturpolitische 

Anerkennung hat sich aber bis heute nicht in einer angemes-

senen Förderung niedergeschlagen, was von den Akteur*innen 

selbst immer wieder kritisiert wird.

Die Publikation gibt erstmalig einen umfassenden Einblick in 

die Geschichte und Entwicklung der Selbstorganisation in der 

Schweizer Kunstszene und zeichnet die sich in Wechselwirkung 

dazu herausbildende kulturpolitische Handhabung dieses 

sperrigen Phänomens nach. Nebst Untersuchungen einzelner 

Regionen, kommen in thematischen Gesprächsrunden auch die 

Akteur*innen aus der künstlerischen Selbstorganisation und der 

Kunstförderung selbst zu Wort. Ergänzend geben ausgewählte 

Dokumente Einblick in die vielfältige Nutzung und ästhetische 

Praxis der Räume und zeigen das sich verändernde Vokabular 

auf. 
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Florian Krautkrämer ist seit 2018 Professor an der Hochschule Luzern – Design Film Kunst, wo er für die interdisziplinären Module 

verantwortlich ist. In seiner Dissertationsschrift (2013) beschäftigte er sich mit der Einbindung von Schrift in Filme. Seine derzeitigen 

Forschungsinteressen umfassen dokumentarische Formen im postkinematischen Film und in Amateurmedien. Er ist Leiter des vom 

SNF geförderten Forschungsprojekts ›Interaktiver Dokumentarfilm‹ und hat kürzlich zusammen mit Winfried Gerling einen Band über

GoPro-Kameras herausgegeben: Versatile Camcorders: Looking at the GoPro-Movement (2021).



The climate change crisis has become part of aesthetic discourse and 

critical research in culture and the arts. Future-oriented, ecologically 

conceived possibilities for action are being explored by artists, curators, 

and scholars alike. eco-operations addresses these emerging aesthetic 

ecologies and new technologies of cooperation that both challenge and 

shape a sustainable future, foregrounding interruptions, ruptures, dis-

connections, dissonances, exclusions, and allochronism. Moving beyond 

the concepts of “flow” and “network” as a single, coherent (ecological or 

technological) system, eco-operations instead emphasizes the frictions 

within asynchronously running systems. The infrastructures and formats 

of artistic production and exhibition play a central role here, as they them-

selves constitute ecosystems that invite and regulate processes of sharing 

and exchange. Artists and activists are embedded in these ecosystems in 

which they simultaneously intervene when searching for alternative ways 

of collaborative practice. Bringing together scholars, artists, writers, and 

curators, and working across a range of disciplines, eco-operations explo-

res this field of tension between global and local ecologies, and aims to 

speculate on where dissonances imply both creative potential and politi-

cal challenges.

With contributions by Dalida María Benfield, Ursula Biemann, Lisa Black-

more, Mateo Chacón Pino, Lucrezia Cippitelli, T. J. Demos, Sandra Frimmel, 

Laura Flórez & Lorena Cely, Alexandra Gelis, Liliana Gómez, Fabienne 

Liptay, Uriel Orlow, Dorota Sajewska.

LILIANA GÓMEZ,

FABIENNE LIPTAY (EDS.)
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The climate change crisis has become part of aesthetic discourse 

and critical research in culture and the arts. Future-oriented, 

ecologically conceived possibilities for action are being explored by 

artists, curators, and scholars alike. eco-operations addresses these 

emerging aesthetic ecologies and new technologies of cooperation 

that both challenge and shape a sustainable future, foregrounding 

interruptions, ruptures, disconnections, dissonances, exclusions, 

and allochronism. Moving beyond the concepts of “flow” and “net-

work” as a single, coherent (ecological or technological) system, 

eco-operations instead emphasizes the frictions within asynchro-

nously running systems. The infrastructures and formats of artistic 

production and exhibition play a central role here, as they themsel-

ves constitute ecosystems that invite and regulate processes of sha-

ring and exchange. Artists and activists are embedded in these eco-

systems, in which they simultaneously intervene when searching 

for alternative ways of creating collaborative practice. Bringing 

together scholars, artists, writers, and curators, and working across 

a range of disciplines, eco-operations explores this field of tension 

between global and local ecologies, and aims to speculate on where 

dissonances imply both creative potential and political challenges.

With contributions by Dalida María Benfield, Ursula Biemann, Lisa 

Blackmore, Mateo Chacón Pino, Lucrezia Cippitelli, T. J. Demos, 

Sandra Frimmel, Laura Flórez & Lorena Cely, Alexandra Gelis, 

Liliana Gómez, Fabienne Liptay, Uriel Orlow, Dorota Sajewska.
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ambivalent work*s presents case studies, close- and against-the-

grain readings of art works across different media and geographies, 

conversations on the epistemological and methodological frame-

works of a queerly-informed art history, and artistic contributions. 

Together they revisit central aspects such as visibility, failure, 

transgression and subversion in recent art production while at the 

same time providing valuable links for transhistorical explorations. 

The book highlights queerness in visual and material culture with 

regard to the specific conditions of the making and experience of 

art in different cultural, sociopolitical, and historical contexts. 

Making a case for polyvalence and simultaneity, ambivalent work*s 

demonstrates how intersectional approaches extend the examina-

tion of queer capacities in art and art history beyond issues related 

solely to sexuality and gender. Scholarly and artistic articulations 

equally push the boundaries of the academic field of art history 

while giving shape to an (im)possible project of a “queer art 

history.”

With contributions by Daniel Berndt, Jennifer Doyle, Aleksandra 

Gajowy, David J. Getsy, Susanne Huber, Katrin Köppert, Christian 

Liclair, Renate Lorenz, Fiona McGovern, Diyi Mergenthaler, Lucas 

Odahara, Rena Onat, Barbara Paul, and Ashkan Sepahvand.
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Contemporary theory has pushed the boundaries of the concept of the living, urging us to consider a 

vitality that manifests beyond the human, animal or even the organic altogether. Recognizing the vast 

variety of modes of existence and vibrancy entails—such is the claim—a new ethics and politics. The 

philosopher Eckardt Lindner intervenes in this discussion. He claims that we have not yet properly 

understood how and to what effect we can break the organo-centrism of philosophy, and have neglec-

ted to consider the inner contradictions of such novel amalgams of vitalism and materialism.

As an unlikely ally in his critical project, he investigates the inner tension in Deleuze’s works between 

an overtly vitalist stance and critiques of classical forms of vitalism, bordering on a novel anti-vitalism. 

Against active forms of vitalism, interested in more immersion in the world, interconnectedness and 

ever more efficacious praxis, one can find in Deleuze a passive vitalism. This subterranean thought in 

the philosophy of immanence highlights the capacity of life to disorient itself, to be out of line with 

itself, to detach itself from purposeful action and its own inner goals; evental instead of acting.

Lindner explores this passive vitalism by drawing together thinkers such as Deleuze, Cioran, Laruelle, 

Kant and Derrida. Suspicious of the moralistic and enthusiastic tendency of new materialisms, this 

vitalism would be inherently critical—even of its own commitments to liveliness—and thus gestures to 

a new politics and ethics of life.

The Sea as Mirror traces the pressing and repressed material 
and symbolic presence of the Mediterranean Sea and the 
Atlantic Ocean from Plato to Heidegger, employing the 
maritime as a hermeneutic lens to understand the drive of 
philosophy as both response to and moment within the im-
petus of Western colonization. It examines how philosophy 
has again and again constructed itself as a genre in opposi-
tion to the movement of deterritorialization and the fluidity 
of mimesis. It does so via the method (meta, “after” + hodos, 
“way, journey”) of a series of essayings (in the original sense 
of trial, measure, attempt) across a geopolitical topography 
of discourses.

“An astonishingly brilliant �rst book by one of the world’s 
best new philosophical talents.” Simon Critchley  

Wu Yi is a researcher in continental philosophy whose work intersects 
with world literature and global history. Her research seeks alterna-
tive interpretive possibilities to Western philosophy understood as a 
form of historicity. Yi holds a Ph.D. from the New School for Social Re-
search and is currently a postdoctoral fellow at the Society of Fellows, 
Dartmouth College.
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Eckardt Lindner is a philosopher based in Berlin. He received his PhD in Philosophy from the University of Vienna, for which 

he was awarded the “Award of Excellence,” and taught philosophy in the Institute for Philosophy at the University of Vienna 

and at Webster Vienna Private University. His work is situated between poststructuralism and critical theory, centering around 

contemporary forms of vitalism and anti-vitalism, materialist thought, and corporeal passivity, as well as the ethics and politics 

of aberrant expressions of life such as exhaustion, insomnia and apathy.



“Was I a man or a beast?“

Artaud’s Last Unpublished Work

ANTONIN ARTAUD

A SINISTER 
ASSASSIN

LAST WRITINGS 
IVRY-SUR-SEINE, 

SEPTEMBER 1947 TO MARCH 1948

A Sinister Assassin presents translations of Antonin Artaud’s 
largely unknown final work of 1947–48, revealing new in-
sights into his obsessions with the human anatomy, sexu-
ality, societal power, creativity and ill-will. Artaud’s preoc-
cupations are seminally those of the contemporary world. 
Those last writings form the most extraordinary element 
of Artaud’s entire prolific body of work—and the element 
now most enduringly inspirational, for artists, filmmakers, 
musicians, writers, choreographers, and others inspired 
by Artaud, through their fiercely exploratory, extreme and 
combative forms.
Drawing from extensive consultations of Artaud’s manu-
scripts, and from many original interviews with his friends, 
collaborators and doctors of the 1940s, this book brings 
together translations of all of the many manifestations 
of Artaud’s final writings: the contents of his last, death-
interrupted notebook; his letters; his two final key texts; 
his glossolalia; the magazine issue which collected his last 
fragments; and the two extraordinary interviews he gave to 
national newspaper journalists in the final days of his life, 
in which he denounces and refuses both his work’s recent 
censorship and his imminent death.

A Sinister Assassin illuminates Artaud’s last, most inten-
sive and terminal work for the first time.

978-3-0358-0356-3

EDITED,  TRANSLATED AND 
WITH AN INTRODUCTION 

BY STEPHEN BARBER
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Drawing on texts and letters dating from 1946, some of them written while he was still confined at 

the Rodez psychiatric hospital, Artaud devoted the months of November 1946 to February 1947 to 

completing his book through a long series of vocal improvisations titled Interjections, dictated at his 

pavilion on the edge of Paris. He cursed the assassins he believed were on their way there to steal 

his semen, to make his brain go “up in smoke as under the action of one of those machines created 

to suck up filth from the floor,” and finally to erase him. The publisher who had commissioned the 

book, Louis Broder, was horrified at reading its incandescent, fiercely obscene, and anti-religious 

manuscript and refused to publish it. Ambitious and experimental in scale, fragmentary and fero-

cious in intent, it was not published until 1978, in an edition prepared by Artaud’s close friend Paule 

Thévenin. Artaud commented that it was an “impossible” book, and that “nobody has ever read it 

from end to end, not even its own author.”

Clayton Eshleman, together with his translation collaborators such as David Rattray, began to work 

soon after 1978 on an English-language edition, with extracts appearing especially in Eshleman’s 

poetry magazine, Sulfur. This volume presents his translations with additional ones by Stephen 

Barber, Paul Buck, and Catherine Petit it in its complete form in English for the first time.



Österreich

Anna Güll

fon: +43 699 19 47 12 37

anna.guell@pimk.at

Schweiz

Sebastian Graf

fon: +41 44 463 42 28

mob.: +41 79 324 06 57

sgraf@swissonline.ch

Vertretungen

Berlin und Neue Bundesländer, 
Schleswig-Holstein, Nieder-
sachsen, Hamburg, Bremen 

buchart

Jastrow + Seifert + Reuter

fon: +49 30 44 73 21 80

fax: +49 30 44 73 21 81

service@buchart.org 

Nordrhein-Westfalen, Hessen, 
Saarland, Rheinland-Pfalz, 
Luxemburg

Michael Schikowski

fon: +49 221 608 70 38 

fax: + 49 221 695 060 74 

schikowski@immerschoensachlich.de 

Baden-Württemberg, Bayern

Michel Theis

c/o büro indiebook 

Tel: +49 341 4790577

Fax: +49 341 5658793

mail: theis@buero-indiebook.de

Auslieferungen

Prolit Verlagsauslieferung

Siemensstraße 16

D-35463 Fernwald-Annerod

fon: +49 641 943 93 35 

fax: +49 641 943 93 39 

a.kloeckl@prolit.de 

www.prolit.de

AVA Verlagsauslieferung

Centralweg 16

CH-8910 Affoltern a.A.

fon: +41 44 762 42 50

fax: +41 44 762 42 10

avainfo@ava.ch

www.ava.ch

Verlag

diaphanes

Limmatstrasse 270

CH-8005 Zürich

fon: +41 43 322 07 83

kontakt@diaphanes.net

  Vertrieb & Presse
  diaphanes Berlin

Dresdener Str. 118

D-10999 Berlin

fon: +49 30 54 71 33 54

vertrieb@diaphanes.net

presse@diaphanes.net

diaphanes.net




