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Konzeptkunst 
von hinten
Im Kunstwerk gibt es einen Moment des Vergessens. Hier gründen sich ein 
Gedanke, ein Strich und ein Ton – vor jeder Formierung und Artikulation. Als 
wäre es ein Farbtropfen – der sich mit der Porosität des Blattes verbindet, um 
in der Aufweichung die Oberfläche zu durchdringen – bekleckst das Verges-
sen die blattdünne Oberfläche des Gedächtnisses. Auf ihr laufen die Linien wie 
über zwei aufgeschlagene Seiten, welche die Textur des Wissens konturieren. 
In den Auf- und Unterteilungen des Wissens schlägt sich das Vergessen nieder 
und zirkelt eine Lochung ins Gedächtnis, um die Umgrenzung auf das Nicht-
Wissen hin zu durchbrechen.
Das Vergessen, das bei Pamela Rosenkranz am Werk ist, zielt auf das, was heute 
in der Kunst auf dem Spiel steht: der Träger, seine Oberfläche und die Grenze, 
welche die Trennung von Innen und Aussen vollziehen – als raum-zeitliche 
Teilung und als Schnitt im geschichtlichen Gewebe. «Kunst zu machen heisst 
zu versuchen, den Augenblick auszudehnen, um einen Einfall auf das gegen- 
wärtige Material zu spreizen und ihn durch die Geschichte zu retten», sagt  
Pamela Rosenkranz. Was sich in den Werken als formales Prinzip andeutet, sind  
die Aussparungen, in welche die Werke eingelassen sind. Einer Perforierung 
gleich, die hinzufügt, indem sie auslässt: als Formgebung des Formlosen. An 
diesem Nullpunkt, der das Werk umkreist, verketten sich die O’s, Kreise, Löcher 
und Flecken in den Auslassungspunkten; Körper, Haut und Denken verankern 
sich im Grundlosen. Was die verschwommenen Flecken – jene Auslassungen, 
die zugleich einsparen – zu sehen geben, ist ein Neigungswinkel, der die Gravi-
tation angibt; das Innerste steigt auf, um sich im Äussersten zu treffen Es ist das 
gegenseitige Widerstehen von Ordnung und Unordnung, das sich wie als  Ge-
gen- und Übereinander von Strichen abzeichnet. Auf der Fläche der Wandtafel 
überkreuzen sich die Striche und verdrehen sich die Linien in einer zirkulären 
Bahn zu einem Punkt, um über die Pole in einen Kreis zurückzukehren, so dass 
die Grundfläche der Zeichnung – als Zone des Widerstandes erscheint. Als Glo-
bus, der in seiner Punktualität im Abgrund dieser Fläche aufgehoben wird. 
Eingerahmt und aufgefaltet spannt sich die Welt in Ich habe beinahe alles ver-
gessen wieder über vier Ecken. Ihre Oberfläche wird von einer ungetrübten 
Tonalität überzogen. Hier lässt sich Wittgenstein verstehen, wenn er schreibt, 
dass der Sinn der Welt ausserhalb von ihr liegt. Auf jenen Sinn hin faltet sich 
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das Kunstwerk auf. In der Faltung, die als Schnittpunkt im Kunstwerk zusam-
mentrifft, werden die Schichtungen zerstört, welche die Welt in einer falschen 
Totalität inkarniert. Ohne unter der Summe der konfigurierten Teile zusam-
menzubrechen, trägt das Werk ein X als Unbekanntes. Wie ein Körper, der sich 
selbst unterbricht und dessen Stimme sich in der Aussetzung der Sprache ver-
schluckt. Das Benenn- und  Begreifbare verliert sich in einer gähnenden Leere, 
die nicht dem Mund entweicht – der vom Körper eingespart wird –, sondern 
diesen vielmehr in diese Leere einfasst. In der Aufgliederung des Sinns hebt 
sich der von einer Linie umrandete Mund vom Gesicht ab, löst sich der Blick 
vom Auge und tritt der Körper hinter seinen Grund zurück. Die ihm angege-
bene Figur, die ihn flüchtig umzieht, konkretisiert sich in fortlaufender Ab-
straktion. Was dem Rahmen als Bedingung zukommt, ist weniger ein Bild, das 
als Fläche eingefasst wird, sondern die Auffassung eines Bildes, das sich dem 
Träger entzieht und dadurch das Verhältnis und die Differenz von Bild und 
Träger in Frage stellt. Indem das Bild hinter seinem Träger verschwindet und 
jener aus dem Bild heraustritt, lädt sich im Rahmen die Spannung von innen 
und aussen auf. 
Einem institutionellen Körper, der Funktion und Sinn in ihrer Instabilität zu-
sammenhält, wird ein Schnitt zugeführt. In diesem Einschnitt, der das Innen 
auf der Fläche des Aussen fixiert, verfangen sich die reflexiven und kontex-
tuellen Bezüge im Kunstwerk selbst. In der Auftrennung und Ent-Grenzung 
der Objekte und Körper verkehrt sich der Umraum – von dem her ein bereits 
existierendes Objekt als Kunstwerk aufgefasst wird – in seinen Innenraum. 
Ein Denken, ein Kunstwerk oder ein Körper sind Öffnungen, die sich dem Ge-
dächtnis verwehren. In jenen Öffnungen verkehrt sich das Innen in ein Aus-
sen, verstreut sich die Trennschärfe, Grund und Abgrund verschränken sich im 
fortwährenden Zusammenfluss der Polaritäten. 
Es geht in diesen Werken weniger um ein Vor- oder Nachdem, ein Inner- oder 
Ausserhalb der konzeptionellen Kunst, eher um eine Konzeptionalität, die durch 
sich selbst hindurchgeht. Das Konzept erhält seine Form als Gelenk, das sich in 
den Lücken der institutionellen Paradigmen installiert. Hier stellt das Kunst-
werk eine Differenz dar, die auf sich selbst zurückgeht. Eine spiegelnde Fläche, 
auf der die Linien, die sie zu durchdringen scheinen, ins Unendliche reichen. In 
der Leere des Spiegels ist das Aussen ins Innen verschiebbar – und umgekehrt. 
Die Spiegelfläche öffnet die Präsenz der Gegenwart auf eine Zukunft, die schon 
vergangen ist. An diesem äussersten Punkt des Zirkelschlusses verdreht sich 
die Aussen- zur Innenlinie und die Kreislinie kehrt in sich selbst zurück.

Tobias Huber
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Conceptual art 
from behind
There is a moment of forgetting in a work of art. It is the foundation of a 
thought, a line and a colour prior to formation and articulation. Forgetting—a 
drop of paint that fuses with the porous paper, softening it and penetrating the 
surface—splotches the paper-thin surface of memory. Lines run across it, as 
they do across two open pages, contouring the texture of knowledge. Forgetting 
settles down in the departments and divisions of knowledge, punching holes in 
memory, breaking down the boundaries of not knowing.
Forgetting in the work of Pamela Rosenkranz aims at the crucial concern of art  
today: the support, its surface and the edges that define the boundary between 
inside and outside—as a space-time separation and as a cut in the fabric of  
history. “Making art means trying to stretch the moment in order to spread an 
idea out on the material at hand, using stories to rescue it,” Rosenkranz says. 
This oeuvre hints at a formal principle of reserving spaces into which the works 
can be inserted. They are perforations that add something by leaving some- 
thing out: giving form to formlessness. In the spots that have been left out, the 
O’s, the circles, the holes and the splotches are linked to this zero point that 
circles the work; body, skin and mind are rooted in rootlessness. The blurred 
splotches—those spaces that conserve by reserving—show an angle of inclina-
tion that gauges gravitation; the innermost rises to the surface and meets the 
outermost. Juxtaposed and superimposed lines reveal the reciprocal resistance 
of order and disorder. The lines intersect on the surface of the blackboard, turn-
ing in a circular orbit and converging in a single point, only to pass through the 
poles and return to circularity again, so that the ground of the drawing becomes 
a zone of resistance—a globe that is a point preserved in the depths of the sur-
face.
In I have forgotten almost everything, the world is framed and spreads out, reach-
ing all four corners again. Its surface is blanketed in an unadulterated tonality. 
We can understand Wittgenstein now when he writes that the meaning of the 
world lies outside of it. The world unfolds in the direction of that meaning. 
The folds are the points of intersection in a work of art, where the layers are 
destroyed that are the world incarnate embedded in a false totality. Without 
collapsing under the sum of the configured parts, the work bears an X as the 
unknown—like a body that interrupts itself and whose voice chokes on arrested 
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speech. All that can be named and grasped vanishes into a yawning abyss that 
does not escape the mouth—conserved by the body—for it is instead embraced 
by that abyss. Subdivided meaning sets the outlined mouth off against the face, 
detaches the gaze from the eye; the body retreats behind its background.  The 
figure bestowed upon it in fleeting outline acquires concreteness in progressive 
abstraction. The condition assigned to the frame is not so much the picture on 
the plane that it encompasses, but rather the idea of an image that withdraws 
from its support, thereby undercutting the relationship and difference between 
picture and support. Since the picture disappears behind its support and the 
support steps out of the picture, the frame is charged with tension from both 
inside and outside.
An institutional body that makes fast the instability of function and meaning 
has been incised. The reflected and contextual references within the artwork 
itself are caught in this incision, where the inner is fixed on the plane of the 
outer. By taking apart and de-limiting objects and bodies, the space round- 
about, from which an already existing object is perceived as a work of art, has 
been inverted and becomes the space within. A thought, a work of art or a body 
are openings that deflect memory. In those openings, the inside turns into an 
outside, the sharpness of the distinction is dispersed, the ground and the abyss 
are intertwined in the progressive convergence of polarities.
These works are not about a beforehand or an afterward, about being within or 
without conceptual art; rather they are about conceptuality that passes through 
itself. The conceptual has the shape of an articulated joint, installed in the gaps 
of institutional paradigms. There the work of art represents a difference that 
reverts to itself—a reflecting surface on which the lines that seem to penetrate it 
reach into infinity. In the empty mirror, the outside can be shifted inside—and 
vice versa. The surface of the mirror opens the presence of the present to a  
future that has already passed. At this outermost point of the circular argument, 
the outside line twists around to the inside line and the circular line returns to 
itself.

Tobias Huber
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