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Doris Gassert:  Frida, in deiner künstlerischen Praxis stellst  
du Collagen aus Bildern her, die auf verschiedenen Online-Plattformen wie Instagram, Tumblr, 
Pinterest, eBay oder Google zirkulieren. Kannst du beschreiben, nach welchen Kriterien du 
Bildmaterial online sammelst? Was genau weckt dein Interesse an einem Bild?

DG:  Beschränkt sich deine visuelle Recherche auf das 
Internet als umfassendes digitales Archiv, oder durchsuchst du auch physische Archive?

DG:  Die Bilder, die du dir für deine Arbeit aneignest, 
stammen grösstenteils aus historischen Archiven aus der Kolonialzeit oder schreiben diesen 
«kolonialen Blick» in der Gegenwart fort. Nachdem du auf ein so breites Spektrum von visuel- 
lem Material gestossen bist, in dem sich die weisse Herrschaft über Schwarze Menschen,  
ihr Leben, ihre Körper und ihre Erfahrungen äussert, kannst du einige der visuellen Normen, 
Muster oder Leerstellen beschreiben, mit denen oder gegen die du arbeitest?   
FO: 

DG:  Was du hier zum Ausdruck bringst, sind eindrück-
liche Beispiele für die Vorherrschaft des weissen Blicks. Es ist sicherlich eine Problematik,  

die in der Schweiz im öffentlichen Diskurs noch zu wenig Beachtung findet und die deswegen 
wahrscheinlich auch viele Betrachter_innen nicht unmittelbar wahrnehmen. Du beziehst  
dich auf eine Norm, die wir selten als eine vorrangig weisse Repräsentation kritisch hinterfragen, 
gerade weil sie sich uns im Alltag als etwas natürlich Gegebenes präsentiert. Dabei sind 
Normen immer konstruiert und tragen stets gesellschaftliche Wertungen in sich. Wie verschie-
dene Kultur- und Bildtheoretiker_innen aufgezeigt haben, wird weissen Personen in der Regel 
der Status der «menschlichen Existenz» zugesprochen, was sich an deinem Beispiel ver- 
deutlicht: mit «Frau» wird eine weisse Frau assoziiert, nicht nur in vielen Köpfen, sondern auch 
in den Bildern, die Google ausspuckt. Dies verleiht dem weissen Blick – der ja auch ein  
männlicher und obendrauf noch cisgender-heterosexueller Blick ist – fälschlicherweise einen 
universellen Status, was historisch dazu geführt hat, dass weisse Personen die Welt nach  
ihrem Selbstbild und ihrer Vorstellung formen und un(ter)repräsentierte Gruppen durch ihre 
Sichtweise definieren und fixieren. Dieser Umstand hat wiederkehrende Stereotype her- 
vorgebracht, die den Schwarzen Körper als das «Andere» von sich abgrenzen und ihn darüber 
entmenschlichen, sexualisieren und pathologisieren. Derartige Repräsentationsmuster halten 
sich hartnäckig und sind nach wie vor verbreitet. Gibt es ein vorherrschendes Stereotyp,  
dem du immer wieder begegnest und das dich in deiner künstlerischen Arbeit herausfordert?

DG:  Ist das nicht genau das Dilemma, in das man sich 
begibt, wenn man den vorherrschenden Blick mit jenen Bildern herausfordert, die er selbst 
hervorgebracht hat, auch wenn dies mit der Absicht geschieht, die damit verbundenen Vorstel-
lungen zu durchbrechen? Birgt der Akt des Reproduzierens nicht grundsätzlich immer das 
Risiko der Bestätigung und Fixierung des Angeeigneten, auch wenn er mit den Wendungen und 
Irritationen, die deiner Praxis eigen sind, ebenso das Versprechen in sich trägt, den dominanten 
Blick in Frage zu stellen und zu destabilisieren?
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DG:  Ich finde das schockierende Beispiel von Fotogra-
fien von Lynchmorden an Schwarzen Menschen ein sehr interessantes, da sie einen festen 
Bestandteil einer offen rassistischen visuellen Massenkultur in den USA bildeten und in der Ver-
gangenheit bewusst eingesetzt wurden, um eine rassistische soziale Ordnung und die Vorherr-
schaft des weissen Blicks zu festigen. So wurden sie nicht nur in Zeitungen veröffentlicht, 
sondern auch als Postkarten unter weissen Menschen verteilt; in Geschichtsbüchern fanden sie 
hingegen lange wenig Beachtung. Die Infrastrukturen der Bildverbreitung spielen also eben-
falls eine wichtige Rolle, wenn es um Fragen der Sicht- oder Unsichtbarmachung geht. Wie du 
betonst, ist es heute äusserst komplex geworden, zu benennen, wer das, was gezeigt wird und 
was verborgen bleiben muss, kontrolliert und filtert, und aus welchen Gründen und Motiven.  
Ich denke da auch an Big-Tech-Unternehmen wie Meta und anonyme Nutzer_innen ihrer  
Online-Plattformen, die sich ohne jegliche Transparenz in obskure Zensurvorgänge einmischen 
und einzelne Menschen oder Gruppen zum Schweigen bringen wollen. Es wurde in letzter  
Zeit auch vielfach darauf hingewiesen, inwiefern Algorithmen Vorurteile erlernen, aufrecht-
erhalten und unsere Wahrnehmung der Welt damit beeinflussen können. Eine Diskussion  
über die Bilder selbst, die Netzwerke, in denen sie zirkulieren, und die Kontexte und Darstel-
lungsstrategien, in die sie eingebettet sind, wird dadurch noch wichtiger, aber auch komplizierter.

DG:  Dieses Anliegen, deine visuelle Praxis durch 
Sprache zu kontextualisieren, zeigt, wie politisch aufgeladen das Feld der Repräsentation ist  
und wie komplex in diesem Zusammenhang Fragen des Blicks sind. Gleichzeitig markiert  
dies auch einen bedeutsamen Wendepunkt in deinem Werdegang. Deine Praxis folgt in erster 
Linie dem sehr persönlichen Bedürfnis, dich in der Welt zu verorten, und du gehst dem schon 
sehr lange nach. Hat es deinen Arbeitsprozess verändert oder beeinflusst, als der US-amerika-
nische Künstler Arthur Jafa 2017 auf deinen Instagram-Feed aufmerksam wurde und du quasi  
in die Kunstwelt hineinkatapultiert wurdest?

DG:  Eine dieser Veränderungen ist, dass deine Arbeiten 
jetzt auf der ganzen Welt ausgestellt werden. Ein breites Publikum – geprägt von unterschied-
lichen Hintergründen, Erfahrungen, eigenen und gesellschaftlichen Identitätsvorstellungen – wird 
deine Collagen betrachten und sich ihrem direkten Blick stellen. Einige Besucher_innen  
werden sich der Komplexität, die eine solche Begegnung mit sich bringt, mehr, andere weniger 
bewusst sein – einige Beispiele für diese Schwierigkeit haben wir bereits angesprochen. 
Welche Rolle spielen das Publikum und die Rezeption deiner Werke im Ausstellungsraum für 
deinen Arbeitsprozess? 
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