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Die Ausstellung

Einige Werke der Ausstellung sind
aufgrund sensibler Inhalte nicht fiir
jeden Besucher geeignet.

After Laughter Comes Tears ist eine
experimentelle Ausstellung welche

dem Thema der Performance gewidmet
ist, und die zweite Ausgabe der

Mudam Performance Season, eine
Ausstellungsreihe welche 2021 begonnen
wurde. Als ,performative Ausstellung”
konzipiert, wird After Laughter Comes
Tears die Arbeiten von vierunddreiBig
Kinstler-innen prasentieren, die in

den Disziplinen der Performance, der
Installation und des Videos arbeiten.
Betitelt nach dem Song der amerikanische
Soulsdngerin und Songwriterin Wendy
Rene aus dem Jahr 1964, , After Laughter®,
prasentiert sich die Ausstellung wie bei
einer Theaterauffiihrung in vier Akten,
welche mit einem Prolog beginnt und mit
einem Epilog endet. Indem das bewegte
Bild und die Installation, ebenso wie die
Ausstellung selbst mit ihrer Szenografie
als performative Objekte verstanden
werden, schlagt die Ausstellung eine
begriffliche Erweiterung der Performance
vor. Zudem verankert sie die Disziplin

der Performance im Museum, wo sie
sonst nur bei Gelegenheit und in kurzem
zeitlichen Rahmen gezeigt wird.

Ausgangspunkt der Ausstellung ist das

in dieser Spatphase des Kapitalismus in
vielen Gesellschaften vorherrschende
Gefiihl von Stillstand und Arger.

Es wird umfangen von den Angsten

einer Generation, die sich der Klimakrise
ausgesetzt sieht, dem Niedergang

des von neoliberaler Politik ruinierten
Wohlfahrtstaates und dem Anstieg von
Fremdenfeindlichkeit und rechtsextremen
Parteien weltweit, was von den Uberall

on- und offline auftauchenden Fake-News
unterflttert wird. Mit einem theatralischen
Ton, der zwischen Humor und Drama

hin- und her pendelt, entfaltet sich in After
Laughter Comes Tears eine Erzéhlung,
die zu und von Korpern spricht, von der
Politik und ihrem schwierigen Verhaltnis
zueinander unter den Bedingungen

des Kapitalismus. Arbeiten junger

Klnstler-innen im Dialog mit denjenigen
etablierter Kiinstler-innen werden auf

die in die Krise geratene gegenseitige
Anteilnahme blicken und auf tief
verwurzelte Vorstellungen von Normalitat
und werden versuchen, stereotype
Herangehensweisen an soziale und
biologische Normen sichtbar zu machen
und zu hinterfragen.

Ist das Lachen die beste Medizin, um
die Verzweiflung zu mildern? Humor und
manchmal auch der Zynismus sind eine
weit verbreitete Methode im heutigen
Internet, wo Memes und Gifs flir einen
bestimmten Humor verwendet werden,
der einem allgemein verbreiteten Sinn
fir Sarkasmus folgt. Mit dem ironischen
Ton einer desillusionierten Generation
und vor dem Hintergrund einer langen
Geschichte des satirischen Widerstands
bietet die Ausstellung dem Spiel mit
Spannungen und Briichen eine Blihne,
wo das Komische untrennbar mit dem
Tragischen verbunden ist. Die populare
Tragikomodie als Theatergenre geht
zurtick auf die Anfange der Performance
an sich. Sie spricht den Sinn flir Drama an
wie flir den Ausdruck von Empfindungen
und ist als Achterbahn der Geflihle eine
ganz physische Erfahrung. Grimassen
und korperliche Antworten auf Furcht,
Erschopfung, Wut, Ekel, Zuneigung und
Genuss - Geflihle, die verschmelzen

und die jeder von uns kennt werden auf
je unterschiedliche Weise ausgedruckt,
je nach individuellem oder sozialem
Hintergrund. Wie der Humor sind sie nicht
nur intuitive, persénliche Reaktionen,
sondern hangen auch vom sozialen und
kulturellen Kontext ab.

Dies im Sinn, zielt die Ausstellung darauf,
zu untersuchen, wie wir in Kérper und
Geist auf das Drama reagieren, das wir
derzeit durchleben. Welchen Einfluss hat
der Kapitalismus darauf? Ist Achtsamkeit
und Selbstflirsorge die einzige Antwort?
Was wird flr forderlich fiir die Gesundheit

gehalten, wer gilt als schon? Welche Korper
werden gerihmt, welche werden lieber

im Unsichtbaren gehalten? Welche Korper
werden gepflegt, und wer sorgt flir diese
Pflege? Wie sorgen die Vernachlassigten
fur sich selbst? Die Kiinstler-innen in

dieser Ausstellung haben alle eine jeweils
sehr eigenwillige Herangehensweise an
Begriffe wie Flrsorge oder Normativitat,

flr sie ist der Kérper an und fir sich
politisch und Teil des Kollektivs. Sie werden
sich mit der Beziehung zwischen Korper
und Geist auseinandersetzen und mit
Wohlwollen und Witz die Abscheulichkeit
unseres Fleisches feiern, die Erschépfung
annehmen und Uber die Erotik nachdenken.

Um ein konventionelles Ausstellungs-
konzept zu vermeiden, schafft

After Laughter Comes Tears einen
dynamischen Ausstellungsraum, der

sich im Laufe der Zeit verandert und

den Besucher-innen eine Vielzahl

von Erfahrungen bietet. Wahrend der
Ausstellung aktivieren die Werke auch
durch Performances oder durch eine
aktive Beteiligung der Besucher-innen, die
dazu ermutigt werden, die passive Rolle,
die von ihnen in kulturellen Einrichtungen
allzu oft erwartet wird, hinter sich zu
lassen. Das Publikum stellt sich so

in den Mittelpunkt eines kollektiven
Denkprozesses, der auBerdem von dem
reichhaltigen begleitenden Performance
Programm angeregt wird, das am Ende
dieser Broschire zu finden ist.



Prolog

X tritt in den Grand Hall des Mudam auf
dem Kirchberg in Luxemburg. Es ist ein

fur diese Gegend Mitteleuropas und fiir
die Jahreszeit typischer Nebeltag. Ein
angenehmer, aber schon leicht nach
Verwelken riechender Duft von Rosen
steigt in die Nase von X." Im Raum steht wie
ein Wachposten ein aufblasbarer Bogen,
der mit einem lockenden ,\Welcome*
empfangt.2 Auf der Suche nach dem
Eingang zum ersten Ausstellungssaal
blickt X nach oben und sieht ein seltsames
Beluftungssystem, das aussieht wie in

sich verdrehte Nabelschnlre, die Uber

die majestatischen Kalksteinwande des
Museums wuchern.® Fasziniert versucht X,
einen genaueren Uberblick zu erlangen,
stolpert dabei jedoch beinah liber ein
gelben ,Rutschgefahr®-Aufsteller, auf

dem eine mysteridose Mitteilung vor den
Hindernissen des Lebens warnt.* Obwohl
allein unter der groBen Glaskuppel, flihlt X
so etwas wie eine atherische Gegenwart im
Raum.® Ist da vielleicht ein Geist? Die Luft
erscheint schwer, wie unter dem Gewicht
vergangener Momente. Eine ferne Stimme
durchdringt die Stille des Ortes - angstlich,
dringlich: ,Look! Look! Look!“ — das ist der
Augenblick, in dem alles beginnt.®

mit

CemA.

Lukas Hofmann
Ghislaine Leung
Marie Munk
PRICE

Dorian Sari

" PRICE
| Try My Tongue (sequences), 2022
The Interesting, 2023

Im Mittelpunkt der Arbeit von PRICE
(1986, Rio de Janeiro) steht die Begegnung
zwischen Performer und Publikum, die
im Rahmen einer theatralischen Asthetik
und in Soundscapes stattfindet, in denen
sich die Stimme und der Korper des
Kinstlers mit Referenzen aus der Pop-,
Mode- und Internetkultur verbinden.
PRICE interessiert sich dafir, wie

man als Performer Authentizitat und
Geflihlsregungen erzeugt und versucht
zugleich, deren Kunstlichkeit zu entlarven
und fur sich in Anspruch zu nehmen.

Zur Finissage der Ausstellung wird der
Klnstler seine Performance / Try My
Tongue (sequences) (07. Januar 2024)
prasentieren, in der er mit seiner Technik
der ,tonalen Plastizitat” die ,performative
Kraft der Sprache” herausfordert. PRICEs
vokale und technologische Experimente
mit Besonderheiten der englischen
Sprache stellen die Hegemonie dieser
Sprache in Frage. Darliber hinaus

wird PRICE in der Ausstellung mit

einer Duftinstallation mit dem Titel

The Interesting prasent sein, die im
erweiterten Sinne als performative Geste
verstanden werden kann, und mit der

er die Duftspur und die Erinnerung zum
Thema macht. PRICEs ,Duftlandschaften”
aus verwelkenden Rosen werden sich im
Grand Hall des Mudam verbreiten. Fur
die Kreation des Duftes arbeitete PRICE
mit dem in Amsterdam und Marseille
ansassigen Dufthersteller In'n'out
Fragrances zusammen, dessen Griinder
Niklaus Mettler 2016 den Anspruch eines
~unbequemen Luxus"“ formulierte, um
»~ungewohnliche Dufte zu schaffen, die
Menschen dazu inspirieren, Schonheit in
ihrer alltaglichen Umgebung zu finden”.
Indem er den Duft einer verwelkenden
anstelle einer frischen Blite verwendet,
spielt PRICE mit der allgegenwartigen
Symbolik der Blume und lasst ihre

Bedeutung von Romantik und Schonheit
zweideutig werden. Bei friheren
Gelegenheiten hatte PRICE diesen Duft
zur Untermalung von Performances
verwendet, wobei das Parfiim in offenen
GlasgefaBen wie eine Erweiterung seines
Korpers wirkte. Der Duft verbleibt als
Spur seiner Anwesenheit und wird zu
einem geheimnisvollen Protagonisten
seiner Arbeit.

2 Ghislaine Leung

Arches, 2021

Anweisung: Ein weiBer aufblasbarer
Willkommensbogen in allen verfligbaren
Raumen

Ghislaine Leung (1980, Stockholm) ist
eine in London lebende Konzeptkiinstlerin.
Auf subtile, oft poetische und personliche
Weise hinterfragt sie die Institutionen
der Kunstwelt. Ihre Arbeit hat sie als
Lkonstitutionelle Kritik" bezeichnet, mit
der sie untersucht, ,wie wir Institutionen
verinnerlichen und uns physisch

ihren geschriebenen und rechtlichen
Rahmenbedingungen unterordnen®.
Inihren jungsten Ausstellungen hat
Leung auf die komplizierten Strukturen
von Interdependenz und Kontingenz
hingewiesen, die die Existenz von
Kunstwerken und Ausstellungsraumen
ermdglichen. Arches veranschaulicht dies
sowohl metaphorisch als auch wortlich.
Das Werk aus weiB3en aufblasbaren
Bogen mit der Aufschrift ,WELCOME"
wird nur wahrend der Offnungszeiten
des Museums mit Luft geflllt und

fallt jeden Abend, wenn das Publikum
das Museum verlassen hat, in sich
zusammen. Aufblasbare Bogen dieser
Art sind normalerweise farbenfroh

und dienen dazu, unkomplizierte
Begeisterung auszudricken, zum
Beispiel als AuBenwerbung oder als
Dekoration bei Kindergeburtstagen.
Leungs bleiche und immer wieder in
sich zusammensinkenden Skulpturen
heiBen die Besucher-innen des




Museums hingegen auf eine Art und
Weise willkommen, die die Autoritat
und Authentizitat der institutionellen
Ansprache in Frage stellt.

3 Marie Munk
Big Energy, 2021

Marie Munk (1988, Aarhus) ist eine in
Kopenhagen lebende interdisziplinare
Klnstlerin, die mit Skulptur, Installation,
Video und Performance arbeitet. Munk
konzentriert sich in ihren Arbeiten darauf,
wie Technologien unser Verhalten und
unsere Korper geformt und gepragt haben.
Die Kinstlerin schafft fiktive Realitaten
Uber ,eine vertraute Gegenwart und eine
ungewisse Zukunft®, die an Science-Fiction-
Romane und humorvolle, traumhafte
Erzahlungen erinnern. Munks ambivalente
Installationen sind dabei gleichermafBien
ekelhaft und grotesk, vertraut und verspielt.
Sie schafft Werke, die das Publikum
spielerisch zum Nachdenken Uber unser
Verhaltnis zu unserem Korper und zu
unserer Gesellschaft anregen.

Munks Werke beschworen eine
postapokalyptische Welt herauf, die an
Terry Gilliams Film Brazil (1985) erinnert,
jedoch mit Heiterkeit und Humor
ausgestattet ist. Die Installation Big Energy,
ein riesiges Rohr, verbindet alle Raume
der Ausstellung miteinander. Anstelle
eines echten Belliftungssystems begegnet
uns jedoch eine schleimige, mehrfarbige
Nabelschnur aus Silikon, die sich tber
Ecken, Decken und Wande schlangelt.
Inspiriert vom Konzept des Data-ism, das
der Historiker Yuval Noah Harari in Homo
Deus - Eine Geschichte von Morgen (2017)
beschrieben hat, untersucht Munk, wie
digitale Technologien, die mit unendlichen
Datenmengen, dem Konsum immaterieller
Guter und Algorithmen arbeiten, Spuren

in unserer Gesellschaft und in unseren
Kérpern hinterlassen. Diese riesige
immersive Installation verbindet Themen,
die sich auf den Korper, Spiritualitat und

Technologie beziehen, und prasentiert
eine sich schleichend entwickelnde
Normalitat, in der der menschliche Kérper
mit technischen Geraten verschmilzt.

4CemA.
Sticker Vendor Comes to Mudam, 2023
Floor Piece, 2023

Der Kiinstler Cem A. beschreibt seine
Arbeit als Untersuchung von ,Themen wie
das Uberleben und die Entfremdung in der
Kunstwelt, die oftmals durch eine hyper-
reflektierte Linse und in kollaborativen
Projekten betrachtet werden.” Bekannt
wurde er durch sein Instagram-Projekt
@freeze_magazine, ein Account mit
~Selbstgemachten Memes fiir den
anspruchsvollen VIP*, das er 2019 initiierte
und erhebliche Popularitat erlangt hat.
@freeze_magazine ist eine Parodie auf
die etablierte Kunstzeitschrift und den
Organisator der Kunstmessen Frieze und
arbeitet mit dem klassischen Format des
Textes sowie mit unzusammenhangenden
Bildern aus der Popularkultur, indem es
satirische Beobachtungen politischer
Entscheidungen aus der Kunstwelt

und von Celebrities in trendige

Memes verwandelt. Der Kultur- und
Technologiekritiker Mike Pepi hat

in Bezug auf die Arbeit von Cem A.
angemerkt, dass, ,wahrend viele in

der Kunstwelt immer starker den

Eindruck haben, dass ihre Institutionen
versagen, auch ihnen gegentiber,

solche Meme-Accounts sowohl eine
Bestatigung als auch etwas Erleichterung
verschaffen.” Neben ironischem

Humor und parasozialer Empathie bt
Cem A. auch Kritik am systemischen
Machtmissbrauch in der Branche, wie
etwa durch die Arbeitsdynamik und
finanzielle Scheinheiligkeiten. Im Mudam
zeigt Cem A. das @freeze_magazine
zusammen mit Floor Piece, einer
Installation, die die gelben Aufsteller in
offentlichen Einrichtungen nachbildet
und ihre typische Aufschrift ,wet floor*

[Vorsicht Rutschgefahr!“] durch eigene
Satze ersetzt, ,um die Sprachlandschaft
von Kunstraumen zu imitieren und die
Vorherrschaft von Zeichen zu hinterfragen,
die wir fir neutral halten”. Der Kiinstler
wird auch zur Er6ffnung der Ausstellung
eine einmalige Performance mit dem
Titel Sticker Vendor Comes to Mudam
prasentieren, eine kollektive Aktion, bei
der er Museums-besucher-innen mit
temporaren Tattoos versieht.

5 Lukas Hofmann
Long story short., 2023

Luka$ Hofmann (1993, Prag) ist bekannt
flr seine Live-Performances, die auch
von langerer Dauer sein kdnnen.
Hofmanns neues, vom Mudam in Auftrag
gegebenes Werk Long story short.
zeichnet sich hingegen durch Kiirze und
Dynamik aus und bringt die Disziplinen
Performance, Theater und Musik
zusammen. Die kollektive Performance
beschaftigt sich mit dem schwer
fassbaren Konzept der Authentizitat und
ermutigt die Zuschauer-innen, sich tber
die standig sich verandernde Grenze
zwischen Wirklichkeit und kiinstlerischer
Interpretation Gedanken zu machen.

Sie baut auf Hofmanns friiherer Arbeit
Incarnate (2022) auf, in der die unser
Leben beherrschenden mythischen

und virtuellen Strukturen untersucht
wurden. Long story short. ist ein weiteres
herausragendes Kapitel in dieser
fortgesetzten Erzahlung der Macht - ein
Ubergreifendes Thema, das Hofmanns
ganze bisherige Arbeit durchzieht.

Die aus dem persdnlichen Blickwinkel
des Kinstlers heraus sich entfaltende
Performance hat einen tragikomischen
Unterton und entwickelt eine Mechanik,
mit der er die komplizierten Verstrickungen
von Reichtum, Liebe und Gewalt
untersucht. Innerhalb dieses abstrakten
Feldes Uberwindet das Geld seine
materielle Natur und wird zu einer
ungreifbaren und abstrakten Kraft,

die die Gesellschaft zusammenhalt.

Die ratselhafte und machtige Liebe
entpuppt sich sowohl als berauschender
Eindringling wie als alles verandernde
Infektion, die unausléschliche Spuren bei
jenen hinterlasst, die sie erlebt haben.
Die Waffen, die in dieser himmlischen
Sphare geschwungen werden, bleiben im
Verborgenen, erinnern aber eindringlich
an die unsichtbaren Krafte, die heimlich
unser Leben pragen. Long story short.
prasentiert eine Abfolge suggestiver wie
flichtiger Tableaus, deren Inszenierung
direkt auf die geometrische Pracht des
Grand Hall des Mudam reagiert. In jeder
Szene spiegelt sich die in der heutigen
Gesellschaft vorherrschende Flachigkeit
der Darstellung. Gleichzeitig unterstreicht
Hofmann die Bedeutung des Framings
und der Verzerrung, durch die entweder
Sichtbarkeit gewahrt oder wesentliche
Wahrheiten verschleiert werden kdnnen.

¢ Dorian Sari
Look!, 2021

Dorian Sari (1989, Izmir) arbeitet in

den Bereichen Skulptur, Installation,
Performance und Film/Video. Er ist
bekannt fir seine fiktiven Erzahlungen,
die er aus prazisen Beobachtungen der
offentlichen Reaktionen auf aktuelle Politik
und soziale Bewegungen entwickelt.

In diesen humorvollen Geschichten
hinterfragt der Kuinstler kulturelle Normen
und Hierarchien und verwendet ein
Vokabular, das den Massenmedien und
personlichen Erlebnissen entlehnt ist.
Look!, das erstmals im Rahmen von

Saris Einzelausstellung Post-Truth im
Kunstmuseum Basel gezeigt wurde, geht
von der ,Hierarchie des Schmerzes" aus,
einem von der deutschen Philosophin
Carolin Emcke gepragten Begriff, der
beschreibt, wie soziale Probleme erst
dann ernst genommen werden, wenn ihre
okonomischen Auswirkungen deutlich
werden. Sari verbindet dieses Konzept
mit der Feststellung, dass sich unsere



Wahrnehmung der linearen Zeit durch
die technologische Beschleunigung
verandert hat. ,Eine Volkermordszene
im Fernsehen hat die gleiche Zeit und
den gleichen Raum wie eine Werbung
fir Toilettenpapier®, so Sari. Diese
Vorstellung eines in einem kollabierten
zeitlichen Rahmen erlebten Schmerzes
bildet den Ausgangspunkt flir Look!, in
dem eine Person verzweifelt versucht,
die Aufmerksamkeit des Kameramanns
zu erlangen, um ihm etwas Dringendes
zu zeigen. Das etwa dreieinhalbminitige
Video ist eine Studie Uber Anspannung
und Angst, die sich im Korper des
Darstellers ausdriicken. Seine Mimik,
seine unruhigen Bewegungen,
SchweiBausbriiche und sein extremer
Speichelfluss sind allesamt vergebliche
Versuche, die Aufmerksamkeit des
Kameramanns zu erlangen. Die Arbeit
zeigt auf diese Weise metaphorisch die
Vielschichtigkeit der Wahrnehmung.
Mit Look! fordert Sari das Publikum auf,

die Subjektivitat unseres Verstandnisses
der Welt zu erkennen.




Akt 1 - Kranke, traurige Welt

Auf dem Weg zur Ostgalerie im
Erdgeschoss des Museums hallen Xs
Schritte von den glatten Metallplatten
wider, die auf dem Boden liegen. Rote, am
Eingang hangende Plastikschniire gleiten
beim Eintreten sanft tiber Xs nackte Arme
und erinnern an das Hinterzimmer einer
Metzgerei oder an das Portal zu einer
unbekannten Dimension. Im Inneren

ist der Saal mit flauschig pinkfarbigem
Teppich ausgelegt. Obwohl es dunkel ist,
wird der Raum durch den sanften und
unheimlichen Schein von Projektoren

und Monitoren schwach beleuchtet.

Zwei Rehkitze auf wackeligen Beinen
scheinen auf einen Anruf zu warten.”
CNN sendet ungewohnliche Nachrichten
auf ein Fernsehgerat.? In ahnlich hohem
Tempo flackern Krankenhausarmbander
mit dringenden Nachrichten Uber einen
Bildschirm.® Beim Weitergehen wird X

mit verstorenden cartoonhaften Figuren
konfrontiert, die ein grausiges und trauriges
Lied singen.'® X dreht sich um, nur um auf
eine auf dem Boden stehende klassische
Skulptur zu blicken, die ihr eigenes
technoides Spiegelbild betrachtet.! Ein
Mosaik von Bildern leuchtet wie eine
emotionale Metapher der Welt von drei
groBen Bildschirmen.'? Gelegentlich
taucht eine geheimnisvolle Schoénheit auf.
Langsam schalten sich einige der Filme ab.

mit

Panteha Abareshi
Omer Fast

Guan Xiao

Isaac Lythgoe
Diego Marcon
Shinuk Suh

7 Isaac Lythgoe
| don’t remember anything you said to me
last night, 2022

Obwohl Isaac Lythgoe (1989, Guernsey)
Malerei am Royal College in London
studiert hat, besteht sein aktuelles Werk
Uberwiegend aus Skulpturen, die er aus
einer Vielzahl unterschiedlicher, teilweise
auch ungewohnlicher Materialien mit
groBem Geschick und enormem Aufwand
in reiner Handarbeit fertigt. Lythgoe
entstammt einer Generation, deren
Kindheit und Jugend von einer Vielzahl
dystopischer Science-Fiction-Filme
gepragt war und die beobachten konnte,
wie sich die dargestellten Fiktionen
allmahlich in Wirklichkeit verwandelten.
Sein Unbehagen angesichts dieser
Entwicklung brachte er auf den Punkt,
als er sagte: ,Die CEOs der Big Tech-
Firmen sollten sich keine Spielberg-Filme
anschauen. Fasziniert von der Asthetik
futuristischer Horrorfilme, wie sie
beispielsweise bei David Cronenberg, der
Matrix-Trilogie oder den Terminatorfilmen
prasentiert wurde, besitzen auch seine
Werke ein ahnlich perfektes Finish wie die
Requisiten eines Films.

Bereits der Titel der hier gezeigten Arbeit

I don’t remember anything you said to me
last night spricht von der Unmoglichkeit,
sich zu verstandigen. Wie in anderen
seiner Arbeiten greift Lythgoe auch hier
auf die Horrorversion einer Figur aus
einem popularen Kinderbuch zurlick. Peter
Pan, Pinocchio oder, wie in diesem Fall,
Bambi versetzen uns durch geringfligige
Metamorphose in Schrecken. Das junge
Rehkitz, das durch den Disneyfilm von 1942
in der amerikanischen Kindheitsmythologie
verewigt wurde, steht seinem Double

in angespannter Haltung und mit dem
Gesichtsausdruck der Aliens aus dem
Roswell-Zwischenfall (benannt nach dem
Absturz eines angeblich auBerirdischen
Flugobjekts in der gleichnamigen Stadt

in New Mexico) gegeniiber. Die Telefone

vor ihnen in Komplementarfarben

deuten auf ihr Unvermogen, aus

ihrem kommunikativen Teufelskreis
auszubrechen. / don’t remember
anything you said to me last night mag
als allgemeinglltige Metapher fur die
heute weit verbreitete Polarisierung vieler
Lebensbereiche stehen.

8 Omer Fast
CNN Concatenated, 2002

Omer Fast (1972, Jerusalem) ist bekannt
fur seine Videoarbeiten, die er als Ein-
oder Mehrkanalinstallationen prasentiert.
Flr seine ineinander verwobenen,
dokumentarischen und von bekannten
oder unbekannten Schauspieler-innen
gespielten Szenen verwendet er High-
Tech-Ausristung, 35-mm-Kameras,

aber auch Found Footage. Seine Werke
thematisieren Gesellschaft, Geschichte,
Krieg und Tod, dabei nutzt der Kuinstler
haufig Interviews, um narrative Strukturen
und lineare Zeitablaufe zu hinterfragen
und das Filmemachen als Mdglichkeit des
Geschichtenerzahlens zu untersuchen.
CNN Concatenated ist eine Einkanal-
Videoarbeit, die Fast bereits vor uber
zwanzig Jahren realisiert hat. Aus heutiger
Sicht wird nicht nur die technologische
Entwicklung von der damals noch
schlechten Auflésung zu HD deutlich,

die Arbeit zeigt auch, wie sehr unsere
Wahrnehmung von Medien seither durch
die Zunahme von ,alternativen Fakten®,
Fake News, Trollfabriken, sozialen
Netzwerken und klnstlicher Intelligenz
erschiuttert wurde. CNN Concatenated
entstand auf Grundlage einer Datenbank,
die 10.000 von CNN-Prasentator-innen wie
Christiane Amanpour, Wolf Spitzer und
sogar Tucker Carlson gesprochene Woérter
enthalt. Das Video umfasst mehrere
Kapitel schnell gesprochener Monologe,
bei denen die Zuschauer-innen in einem
mal aggressiven, mal suggestiven

Ton direkt angesprochen werden.

Die verwendete bedrohliche Sprache




geht dem Publikum unter die Haut,

und die widersprichlichen Wiinsche
und Angste einer vollkommen von den
Medien bestimmten amerikanischen
Identitat werden bloBgelegt. Der schnelle
Sprachfluss der Prasentator-innen
scheint den beédngstigenden Subtext
der Fernsehnachrichten sichtbar zu
machen - die ,wahre" Botschaft, von
der Verschworungstheoretiker-innen
schon immer wussten, dass es sie gibt.
Sie gipfelt in dem Satz: ,Alles, was eine
Geschichte hat, ist gefahrlich.”

® Panteha Abareshi
NOT A BODY, 2022

Panteha Abareshi (1999, Montreal) ist
ein-e multidisziplinare-r Kiinstler-in. Er-sie
setzt sich in seinen-ihren Werken mit
seinen-ihren Erfahrungen mit chronischer
Krankheit und Behinderung auseinander,
die durch seine-ihre Sichelzellkrankheit
verursacht werden, eine mit dem Alter
zu chronischen Schmerzen fliihrende,
erbliche Blutkrankheit. Abareshis
kiinstlerische Gesten verwenden haufig
seinen-ihren eigenen Korper als Objekt
und Material, um Themen zu erortern,
die von der medikalisierten Gewalt,

die Menschen mit Behinderungen und
psychischen Erkrankungen erfahren,
Uber das sinnliche und sexuelle Leben
von behinderten Korpern bis hin zu den
Erfahrungen Schwarzer und brauner
Frauen reichen. NOT A BODY ist ein
Video aus Abareshis Serie THIS IS
NOT A BODY, in der er-sie bewusst
Darstellungen seines-ihres Korpers
zugunsten abstrakterer und symbolischer
Darstellungen seiner-ihrer korperlichen
Erfahrungen zurliicknimmt. In dem Video
werden medizinische Armbander, die
normalerweise verwendet werden,

um einen Korper innerhalb des
Krankenhausbetriebs schnell lesbar zu
machen, mit Texten versehen, die von
menschlicher Erfahrung jenseits von
blrokratischen Definitionen erzahlen.

Eine Reihe von Armbandern blinkt

Uber den Bildschirm, jedes ein Avatar

des Korpers der-des Kunstler-in, einige
mit offiziellen Botschaften in groBen
Lettern, wie ,LATEX ALLERGY" oder
,DNR" (,Do Not Resuscitate” - ,Nicht
wiederbeleben”). Die meisten Armbéander
tragen jedoch handgeschriebene
subjektive Beschreibungen: ,Eine
verlorene Schlacht”, ,ein verwundetes
Tier", ,ein Fetisch", ,eine Handvoll
verrinnender Sand*, ,eine unnétige
Aggression” und so weiter. Mit NOT

A BODY pladiert Abareshi daflr,
innerhalb von Kategorisierungs-

und Kontrollsystemen Raum fir die
komplizierten Nuancen einer korperlichen
Existenz zu schaffen.

° Diego Marcon
The Parents’ Room, 2021

Diego Marcon (1985, Busto Arsizio)
arbeitet hauptsachlich mit Film und
Video, fertigt aber auch Zeichnungen
und Installationen. In seinen Filmen
verknUpft er die Stilistik unterschiedlicher
Genres wie Horrorfilm, Musical,

Trickfilm und Drama, um Stimmungen
und Geflihle zu erzeugen, die in

ihrer Dissonanz aufmerken lassen.

The Parents’ Room, ein ca. sechs
Minuten langer, im Loop gezeigter Film,
verbindet computeranimierte Bilder mit
Schauspieler-innen, deren Gesichter
durch Silikonmasken verfremdet wurden,
die man ihrer jeweiligen Physiognomie
angepasst hat. So erinnern die Figuren
zwar an einen Animationsfilm in Stop-
Motion-Technik, ihre Bewegungen bleiben
jedoch flussig. Die auf den ersten Blick
idyllische Szene eines Mannes, der am
Bett seiner schlafenden Frau sitzt und

an einem friedlichen Wintermorgen bei
Neuschnee von einer Amsel freudvoll
begriBt wird, wahrend der Klang eines
Spechtes zu horen ist, trigt — schnell
konkretisiert sich ein anfanglich noch
ungreifbares Unbehagen durch das

angestimmte Klagelied zum Schrecken,
erzahlt dieses doch vom Mord des
Vaters an seinen beiden Kindern, an
seiner Frau und seinem anschlieBenden
Selbstmord. Durch die Kombination des
scheinbar Unvereinbaren, das heif3t die
von dem Protagonisten geschilderte
grundlose Grausamkeit, ihre so harmlos
inszenierte Banalitat und das friedlich
scheinende Umfeld, gelingt Marcon
nicht nur die Realisierung eines
wirkungsvollen Horrorkurzfilms, er riickt
auch auf verstorende Weise eine oftmals
verschwiegene und tragische Wirklichkeit
in den Blick: die Gewalt in der Familie.

11 Shinuk Suh
The perfectible body, 2020

Shinuk Suhs (1988, Seoul) bildhauerische
Praxis zielt darauf ab, strukturelle
Ideologien zu hinterfragen. Mit Bezug

auf Louis Althussers Definition von
Ideologie, wonach diese eine materielle
Existenz besitzt, die die ,imaginare
Beziehung der Individuen zu ihren

realen Lebensumstanden® reprasentiert,
befassen sich Suhs Werke eingehend

mit seinen personlichen Erfahrungen mit
der Durchsetzung solcher Ideologien.
Suh, der in Korea in einer streng
christlichen Familie aufwuchs und

den in diesem Land obligatorischen
Militardienst ableistete, bestatigt, dass
»die koreanische Gesellschaft, mein
familiarer Hintergrund, meine Religion
und meine Erziehung so starke Krafte
sind, dass das ,ideale’ Bild vom Menschen
mich noch immer stark beeinflusst”. Suhs
Multimediaskulptur The perfectible body
bringt diese Verletzlichkeit des Menschen
gegenulber den lbergeordneten Kraften
der Technologie, des Kapitalismus

und der kulturellen Ideologie auf den
Punkt. Im Mittelpunkt des Werks steht
eine Blste der Renaissance-Figur des
David (1501-1504) von Michelangelo,
deren allgegenwartige zeitgendssische
Reproduktionen noch immer ihren

Status als Reprasentation sowohl des
mannlichen Korperideals als auch der
westlichen kulturellen Vormachtstellung
untermauern. Das wird noch dadurch
verstarkt, dass die Buste auf dem
titelgebenden Buch The Perfectible
Body: The Western Ideal of Male Physical
Development (Kenneth R. Dutton, 1995)
positioniert und von Abbildungen

aus diesem umgeben ist. Suhs
Auseinandersetzung mit Stereotypen von
Mannlichkeit hat eine lange Tradition,
wie er erzahlt: ,Seit meiner Kindheit war
ich besessen von der Vorgabe, dass
,Manner Manner sein sollten’. Ich wurde
als seltsame Person behandelt, wenn ich
ein wenig von dem idealen Mannerbild
abwich, das die Schule, die Armee und
die Gesellschaft von mir erwarteten.”

Er weist auch darauf hin, dass die
Vorstellung des ,Perfektionierbaren”
durch die Méglichkeiten der modernen
Bildschirmtechnologie noch verstarkt
wird, da diese uns dazu verleitet, ,sich
nach Bildern zu sehnen, die schoner

als die Wirklichkeit sind“. Um die
Bruchlinien dieser ideologischen
Strukturen aufzuzeigen, verwendet der
Klnstler die fur ihn typischen Techniken
und Materialien. Die Buste wird von
einem Spiegel durchschnitten, womit
Suh auf die Gewalt verweist, die einer
vertikalen Wertehierarchie innewohnt.
Zudem ist sie von gekappten Kabeln
durchzogen, die die Abhangigkeit von
der Technologie veranschaulichen, die
durch die Spiegelung auf dem daneben
stehenden Bildschirm noch verdoppelt
wird. Zwischen der ,Realitat” der Skulptur
und der , Fiktion“ des Bildschirms

rotiert eine der in seinem Werk haufig
zu findenden Silikonhande, die flir Suh
ein Sinnbild fir den menschlichen
Korper ist, ,der passiv von einer dauB3eren
Kraft bewegt wird. Damit will ich einen
Menschen beschreiben, der von der
herrschenden gesellschaftlichen Logik
Uberwaltigt wird".



2 Guan Xiao
Just a Normal Day, 2019

Die in Peking arbeitende Kinstlerin
Guan Xiao (1983, Chonggqing) realisiert
Skulpturen, Videos und Installationen.
Ihr skulpturales Werk zeichnet sich
durch die Kombination von Objekten

aus unterschiedlichen kulturellen
Zusammenhéngen aus. So fligt sie
beispielsweise Bronzeabgusse von

nach chinesischer Tradition polierten
Baumwurzeln mit Konsumprodukten aus
Plastik sowie Zeichen und Logos aus

der Welt des Internet zusammen, um
Widersprichlichkeiten und Gegensatze
in historischer und 6konomischer
Hinsicht aufzuzeigen. Dabei verzichtet
sie in ihren Arbeiten jedoch nie auf einen
poetischen oder absurden Unterton.
Dies gilt auch fur ihre Videoarbeiten,

die sie oft fir eine Prasentation auf drei
Bildschirmen konzipiert, wie dies auch

in Just a Normal Day der Fall ist. Fir
diese und ahnliche Arbeiten stellte Guan
Ausschnitte aus Youtube-Videos zu einer
Komposition zusammen, bei der Bilder
als Ausdruck bestimmter Empfindungen
und Geflihle aufeinanderfolgen wie
Fragmente eines inneren Monologs
Uber Tod, Leben und Lust, Gber Religion,
Selbstliebe und Technologie, Sehnsucht,
Schrecken sowie unterschiedliche
Perspektiven auf das unendlich Kleine
beziehungsweise unendlich GroBe.
Parallel verschmelzen kurze Satze

wie Gedankenfetzen mit Gerauschen,
Melodien und Musikfragmenten zu einem
Strom von Eindrilicken, die als Metaphern
eines emotionalen und philosophischen
Zugangs zur Welt verstanden werden
konnen. Die Metapher, so die Kiinstlerin,
ist ,auf eine Art die einzige Moglichkeit
flr uns Menschen, die Welt zu begreifen.”
Ihre Arbeit an der Poesie dieses
metaphorischen Impressionismus
beschreibt sie wie folgt: ,Fir mich sind
das Leben und/oder seine Erzéhlungen
wie zusammengefligt aus den Einzelteilen,

die wir aufsammeln. [...] Die Dinge, die wir
in uns tragen, sind oft Phanomene wie
Gerliche - Atmospharen eines Jetzt, das
vielleicht nicht unserem aktuellen Jetzt
entspricht. [...] Wenn ich Filmsequenzen
zusammenstelle oder Metaphern erfinde,

helfen mir die kdrperlichen Empfindungen:

Klange, Gerliche und das Beruhren lassen
Bilder in meinem Kopf entstehen.”

Shinuk Suh, The perfectible body, 2020
Genehmigung und Foto: Shinuk Suh




Akt 2 - Im Krisenmodus

Plotzlich beginnen die Lichter zu flackern.
»Ist das eine Stérung?*, fragt sich X. Nein,
es ist der Beginn eines neuen Aktes. Auf
drei groBen Bildschirmen hat eine digital
gerenderte Frau Schwierigkeiten mit einer
kiinstlichen Haut, die ihren Korper umgibt.'®
Tatsachlich bemerkt X nun, dass tberall in
der Galerie Korperteile zu sehen sind, auch
auf dem Boden innerhalb eines Rechtecks,
das aussieht wie die Markierung eines
Tatorts.' Eine groBe Projektion zeigt zwei
nackte Korper, die sich auf seltsame Weise
berihren'®, und auf der anderen Seite

des Raums ist eine Schropfbehandlung
missgliickt.'® Eine instinktive Spannung
macht sich bemerkbar. Aus einer Ecke
heraus konfrontiert jemand X mit einer
Reihe unangenehmer Fragen.'” Einen
Schritt zurticktretend, fallt der Blick auf das
beruhigende Bild der Landschaft vor dem
Fenster. Unten sieht X ein Zelt, das wie eine
Zuflucht vor der es umgebenden Misere
erscheint.’® Ein Chor unsicherer Stimmen,
die von einer Gruppe anthropomorpher
Figuren in leuchtend orangenen Jacken
stammen, scheint X zur Teilnahme an

einer Krisensitzung aufzufordern.'® Der
Krisenmodus ist aktiviert. Die Lichter
fangen wieder an zu flackern, das Ende des
zweiten Aktes ist gekommen.
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13 Kate Cooper

Symptom Machine, 2014-2019
(/Infection Drivers, Symptom Machine,
We Need Sanctuary)

Kate Cooper (1984, Liverpool) erstellt
anhand von computergenerierten Bildern
Videos, in denen sie die Objektivitat
virtueller Korper in Bezug auf die
fleischlichen Moglichkeiten unserer
physischen Existenz kritisch hinterfragt.
lhre Werke, die untrennbar mit den
prazisen, maschinellen Methodologien
digitaler Produktion verkniipft sind,
appropriieren und unterwandern
mithilfe von CGl-Technologien erstellte
kommerzielle Bilder, um kapitalistische
Strukturen aufzudecken.

Diese misshandelten und erschopften
digitalen Bilder zeigen ambivalente
Darstellungen des Korpers, der hier
zugleich als Kommunikator und
Kriegsschauplatz erscheint. Die

Werke der Kiinstlerin prasentieren

uns ein Surrogat, mit dem wir die
zeitgendssischen Infrastrukturen des
Kapitals und der Technologie, die

unsere bedingungslose Partizipation
einfordern, verhandeln konnen. Infection
Drivers (2018) beispielsweise zeigt

einen Korper im Kampf mit sich selbst:
eine computergenerierte Frau tragt
einen durchsichtigen Anzug, dessen
fortwahrendes Auf- und Abblahen auf
Uberspitzte Genderstereotypen verweist.
Ahnlich verhalt es sich mit dem Video
Symptom Machine (2017), in dem eine
verletzte Frau versucht, bis ans Ende eines
Laufbands zu kriechen. lhr verzweifelter
korperlicher Einsatz veranschaulicht den
Gedanken, dass digitale Avatare Arbeiten
an unserer Statt verrichten kénnen.
Durch den Einsatz von CGl hinterfragt die
Klnstlerin zudem gangige Vorstellungen
in Bezug auf die Begrenzungen des
Korpers: ihr geschundener Avatar

blutet und erschopft sich. In We Need
Sanctuary (2016) wird die Idee von

Krankheit als Mittel zur Verweigerung

von Selbstoptimierungsarbeit im Kontext
von Reinigungs- und Pflegediensten
verdeutlicht. Die Logik, die der Erschaffung
und Manipulation dieser virtuellen Korper
zugrunde liegt, ist vom Verhalten von Viren
im menschlichen Korper inspiriert, die
sich bevorzugt in geschutzten Bereichen
wie dem zentrale Nervensystem einnisten,
wo antivirale Medikamente schwerer
eindringen konnen.

Coopers Figuren nehmen verschiedene
Rollen ein: sie bieten Schutz und
Unsichtbarkeit, aber sie leisten auch
Widerstand, erfahren Gewalt und

leben dennoch mehr oder weniger
unversehrt weiter und setzen sich

selbst wieder zusammen, um endlos

die gleiche Handlung auszufiihren. lhr
Zustand unterlauft ihre urspriingliche
Hochglanzasthetik, um neue, viel-
versprechende Verwendungszwecke
aufzuzeigen: ,Ich erforsche die
Performativitat von Krankheit als
potenzielles Modell fiir neue Strategien
der Selbsthilfe", so die Kiinstlerin. Indem
sie Frauen darstellt, die nicht in der Lage
sind, ihre Ziele zu erreichen, korperliches
Wohlbefinden zu empfinden oder
feminisierte Arbeit zu verrichten, stellt sie
auch die Frage, wie sich kapitalistische
Formen der Bildproduktion als Waffen

im Kampf gegen ausbeuterische
Arbeitsverhaltnisse aneignen und nutzen
lassen. Damit fordert sie uns auf, uns zu
fragen, ob diese computergenerierten
.Korper” neue politische Moglichkeiten im
Kontext der Self-Care eroffnen.

14 Jean-Charles de Quillacq
bébé, 2023
The Stand-In, 2019

Eine Fantasie von Jean-Charles de
Quillacq (1979, Parthenay) besteht darin,
eine intime, ja erotische Beziehung zu
seiner Arbeit und den sie Betrachtenden
herzustellen, indem er seinen Kérper




ganz unmittelbar ins Zentrum seiner
Installationen, Skulpturen, Performances
und Filme rtickt. Dabei vergleicht er einige
Aspekte seiner kiinstlerischen Arbeit
durchaus mit der eines Sexarbeiters.

Uber die sinnliche Prasenz der Abglisse,
die oftmals von Teilen seines eigenen
Kérpers stammen, oder das Hinzufligen
von Korperflissigkeiten wie Schweil3
oder Sperma wird sein Korper bis zur
Verwechslung eins mit seinen Skulpturen.
Quillacq verwendet dabei recht grobe
Verfahren, fur die er meist giftiges
Epoxydharz verwendet, was ihn selbst in
Gefahr bringt.

Das hier gezeigte Ensemble bébé
umfasst funf Skulpturen - FiiBe, Beine,
Teile eines zerteilten Korpers sowie ein
GefaB, in dem sich der Inhalt mehrerer
Dutzend Duschgelflaschen befindet. Die
Installation, die auf einer Plastikplane
prasentiert wird, erinnert an die Arbeit
eines Gerichtsmediziners am Ort eines
Verbrechens. Sollte es sich um den Kiinstler
handeln, der von der Kunstwelt angefragt,
ausgebeutet und zum Objekt degradiert
wurde, bis hin zu seiner Zerstlickelung?

Am Rande der Ausstellung findet die
interaktive Performance The Stand-In

an mehreren Nachmittagen in einem
abgeschiedenen Raum des Museums statt.
Uber eine Dauer von sechs Minuten steht
Quillacq, eine Maske tragend, vollkommen
den Winschen eines Besuchers oder

einer Besucherin zur Verfligung, die mit

ihm machen konnen, was sie wollen. Im
Gegenzug bekommt der Kiinstler einen
Gipsabdruck von der Nase des Besuchers
oder der Besucherin. Diese Nasen sammeln
sich allmahlich in der Ausstellung, als
Andenken an die fllichtigen Begegnungen
zweier Menschen, die durch sperrige, ihre
Gesichter bedeckende Prothesen teilweise
maskiert und anonymisiert wurden, was ihre
Korper umso wichtiger erscheinen lasst.
Quillacq treibt die Metapher des Kiinstler-
Prostituierten auf die Spitze, indem er das

Publikum einladt, sich in einer aktiven
Rolle an den Kiinstler zu richten und sogar
Handlungen mit und an ihm auszutiben -
gewissermafen die Nase in seine
Angelegenheiten zu stecken.

5 Artur Zmijewski
Temperance and Toil, 1995

Artur Zmijewski (1966, Warschau) ist ein
polnischer Kuinstler und Filmemacher,

der sich in seinen Arbeiten mit der
Verletzlichkeit des menschlichen

Korpers gegeniber sozio-politischer
Gewalt sowie mit der Fahigkeit der

Kunst, reale Veranderungen zu bewirken,
auseinandersetzt. Seine experimentellen
Dokumentarvideos zeigen oft
Protagonist-innen, die schon aufgrund
ihres AuBeren am Rande der Gesellschaft
stehen. So hat er in friheren Arbeiten
beispielsweise Amputierte, tatowierte
KZ-Uberlebende oder taubstumme Kinder
portratiert. Obwohl seine Videoaufnahmen
scheinbar unverfalscht spontane
Geschehnisse zeigen, generiert Zmijewski
mithilfe spezieller Schnitttechniken
emotionale Erzahlstrukturen. Temperance
and Toil ist eine frithe Arbeit Zmijewskis, in
der er die Formbarkeit des menschlichen
Korpers als Metapher flir eine aus
gesellschaftlichen Traumata resultierende
Entfremdung untersucht. Das Video zeigt
eine nackte Frau (die Videokunstlerin
Katarzyna Kozyra) und einen Mann (der
Klnstler selbst in einem seiner seltenen
Auftritte), die die Haut am Korper des
jeweils anderen driicken oder an ihr
ziehen, sich so aneinanderpressen, dass
sich ihre Korper verformen, um sie dann
wieder zurick in die Ursprungsform zu
bringen. Obwohl sie kdérperlich intim

sind, wirken ihre Bewegungen nicht
geschlechtsspezifisch oder sexualisiert,
sondern eher neugierig und abstrakt.

Ein Gefuhl der Absurditat durchzieht

das Video, in dem die von den Normen
der Interaktion befreiten Korper zu einer
surrealen Landschaft werden.

¢ Agnieszka Polska
Fire Cupping, 2009

Agnieszka Polska (1985, Lublin)
beschaftigt sich mit bewegten Bildern,

die sie als animierte Videos aus einzelnen
Fotografien gestaltet. Zusatzlich entstehen
Soundarbeiten und Kurzfilme. Polska
interessiert sich flir Archivmaterial,

fir einfache, oft unbeachtete Bilder
ebenso wie flr von der Geschichte und
Kunstgeschichte unbemerkte Momente
eines unvollendet gebliebenen Anfangs
oder eines abgebrochenen Projekts.

Aus dieser Perspektive heraus entstanden
beispielsweise Filme lGiber einen Streik

der Kunststudierenden an der Krakauer
Kunstakademie im Jahr 1956 (How the
Work Is Done, 2011), liber eine Ausstellung
zu den Performances des Kiinstlers und
Aktivisten Wtodzimierz Borowski aus

dem Jahr 1968, die Polska anhand von
Fotos reinszenierte (Sensitization to
Colour, 2010) oder Uber einen fiktiven
Besuch im Garten des aus dem Blickfeld
der Offentlichkeit verschwundenen
polnischen Kiinstlers Pawel Freisler
(Garden, 2010). Daneben stehen poetische
Reflexionen Uber eine Reihe verstorbener
oder in Vergessenheit geratener
Kinstleriinnen, die in der Welt des Jenseits
weiter existieren, (Future Days, 2013)
sowie traumartige animierte Sequenzen,
die an die Tradition surrealistischer
Animationen aus der ersten Halfte des

20. Jahrhunderts anschlieBen.

Fire Cupping zahlt zur letzteren Gruppe.
Die simple Schilderung vom Aufsetzen
einer Reihe von Schropfglasern

nimmt gleich eine unerwartete
Wendung: Zunachst entspringt aus den
Schropfglasern ein Klangspiel, dann ein
Brand. Anhand der einfachen Animation
vorgefundener Bilder in moderatem Tempo
gelingt es Polska, eine befremdliche,
aber poetische, von Uberraschungen
akzentuierte Atmosphare zu schaffen.

7 Ndayé Kouagou

Will you feel comfortable in my corner?,
2021

4 dogs and a plum, 2022

Ndayé Kouagou (1992, Montreuil) ist ein
Kinstler und Performer, der in seinen
Arbeiten Text, Performance, Video und
Textilien miteinander verknUpft, um
Erfahrungen der Andersartigkeit, des
Unbehagens und der Verletzlichkeit
angesichts von Machtstrukturen, Privilegien
und Fragen von Legitimitat zu erkunden.
Urspriinglich ein Schriftsteller, stammen die
Werke Kouagou von kurzen Texten, die er im
Lauf der Zeit in seine iPhone-Notizen-App
eingetragen hat. Diese Notizen erweitert

er zu langeren Selbstgesprachen, die er

live vortragt oder, in farbenfrohe, modische
Ensembles gekleidet, vor der Kamera
performt. Asthetisch und strategisch gepragt
ist die Verflechtung von Text, Performance
und Selbstdarstellung von zeitgendssischen
Formen zwanghafter Kommunikation in
kommerziellen Kontexten und sozialen
Medien. ,\Werbung hat mich gelehrt, wie
man Text attraktiv macht®, sagt Kouagou. ,Es
liegt leider in der Natur unserer Zeit, dass
ein Bild starker ist als ein Text [...], es ist eine
Frage der Form." Will you feel comfortable
in my corner? wurde urspriinglich als
Performance prasentiert, aber in dieser
Version begegnet uns Kouagous physische
Prasenz lGber ein Video. ,Ich wollte, dass
die Betrachter-innen das Geflihl haben, ein
intimes Gesprach mit der Figur im Video

zu fuhren.” Dieser Wunsch, das Publikum
auf intime Weise anzusprechen, deckt sich
mit der erzahlerischen Absicht des Werks,
das die Betrachter-innen dazu auffordert,
ihre Erfahrungen mit dem Anderssein zu
hinterfragen. Ausgehend von der Frage ,Wo
kann ich mich in dieser sich verandernden
Welt wohlfiihlen?”, regt Kouagou an,
daruber nachzudenken, wer unter welchen
Bedingungen Sicherheit und Zugehorigkeit
erfahrt und ob es moglich ist, systemische
ideologische Graben zu Gberwinden, um
Solidaritat zu starken.



8 Chalisée Naamani
Maison sac a dos ou Habit(acle), 2020

In ihrer Arbeit interessiert sich Chalisée
Naamani (1995, Paris) fur Textilien und
Bildmotive, mit denen Korper geschmiickt
werden und unter denen sie mitunter auch
versteckt oder geschutzt werden. Die
Kilnstlerin beschreibt Kleidung als Hille
flr den Menschen, als Indikator sozialer,
kultureller und politischer Identifikation,
mit der sich Klasse und Generation, soziale
Codes und Geschichten ausdriicken
lassen. In ihren Gppigen, barock
anmutenden Installationen montiert sie mit
ihrem Smartphone aufgenommene Fotos
oder solche von Instagram Ubereinander,
bringt Bilder aus der Welt des Luxus oder
der persischen Kultur, in der sie erzogen
wurde, mit religiosen Objekten oder
touristischen Andenken zusammen und
spielt so mit der Flut der Bilder, die uns
umgibt und unser Leben mit Information
anreichert. Mit Maison sac a dos ou
Habit(acle) erweiterte die Klinstlerin ihren
Fokus auf die Architektur. Die AuBen- und
die Innenseite eines Spielzeltes flir Kinder
wurden mit einer Collage aus Bildern

und gedruckten Popmotiven, wie sie flr
die Arbeit von Naamani typisch sind,
Uberzogen. Mithilfe von Rucksacktragern
kann dieses Haus getragen werden wie ein
Schneckenhaus. Biickt man sich, um ins
Innere zu blicken, sieht man Kissen in Form
von Smartphones, auf denen Mantras zur
personlichen Entwicklung zu lesen sind,
wie ,Good clothes open many doors. Go
shopping*, oder kleine Souvenirkissen mit
Motiven Pariser Sehenswiirdigkeiten wie
dem Triumphbogen oder der Kathedrale
Notre-Dame. Das Rucksackhaus mag

auf den ersten Blick amisant und visuell
anziehend wirken, bezieht sich jedoch
auch auf bestimmte gesellschaftliche
Ereignisse: den hauslichen Lockdown
wahrend der Covid 19-Pandemie, aufgrund
einiger aufgedruckter Instagram-Stories
aber auch auf die antirassistische Black
Lives Matter-Bewegung, die nach dem

gewaltsamen Tod von George Floyd
wahrend seiner Verhaftung durch

die Polizei in Minneapolis weltweite
Bedeutung gewann. Wie die Kiinstlerin
unterstreicht, ,symbolisiert das Zelt die
bestandige Verhandlung zwischen dem
Selbst und dem kulturellen Milieu, in dem
ich mich aufhalte, sowie personliche
und rdumliche Verédnderungen und

die praktisch geisterhafte Prasenz der
virtuellen Welt."

19 Stine Deja
Assembly, 2022

Stine Deja (1986, Treeden) setzt sich in
ihren Werken mit den Auswirkungen der
spatkapitalistischen Kommerzialisierung
auseinander, mit der Diskussion um
Self-Care sowie mit dem Einfluss

der modernen Technologien auf
menschliche Kérper und Erfahrungen.
lhre Installationen aus Sound und Skulptur
bewegen sich im Spannungsfeld von
physischer und virtueller Darstellung;

es handelt sich Uberwiegend um

medial erzeugte Raume der Angst und
Ironie. Dejas Klangskulptur Assembly

ist eine der wenigen Arbeiten in dieser
Ausstellung, die die Zusammenkunft einer
Gemeinschaft im Angesicht einer Krise
zeigt. Die Kinstlerin hat erklart, dass das
Werk als ,eine Kakophonie von angstlichen
Stimmen begann [...]. Ich fing an, mir

eine Situation nach einer Katastrophe
vorzustellen, in der die Menschen sich an
einem Ort versammeln, um zu verstehen,
was gerade passiert ist“. Assembly zeigt
eine Gruppe von Figuren, die sich im Kreis
aneinander drangen, wodurch sie sowohl
Solidaritat als auch Verletzlichkeit zum
Ausdruck bringen. Uber ihre ineinander
verschlungenen Arme geben sie

einander Halt, wahrend ihre Gestalt aus
verschweiBten Metallstangen sie in einer
selbstvergessenen, nach innen gerichteten
Haltung verharren Iasst. Die fir Deja
typische Verwendung von kraftigen Farben
und vorgefertigten Stoffen wird hier auf

die Jacken der Gruppe in grellem Orange
angewandt - ein leuchtender Farbton mit
hoher Sichtbarkeit, der haufig flr Notfall-
Rettungskleidung benutzt wird. Aufgrund
der anthropomorphisierten Lautsprecher,
die an die Stelle von Kopfen treten, konnen
die Figuren weder sehen noch horen.

Sie sind lediglich in der Lage, in einem
andauernden Chor willkirlich einen erst
fragenden und dann beruhigenden Refrain
zu skandieren: ,Wird es uns gut gehen?
Es geht uns gut. Wird es uns gut gehen?
Es geht uns gut ...“ Wahrend Assembly
auf den ersten Blick fiir Solidaritat im
Angesicht einer Krise zu pladieren
scheint, ist die Unfahigkeit der Gruppe,
zu einem Konsens zu gelangen oder

der Notlage direkt gegentiberzutreten,
vielleicht eher ein kritischer Kommentar
zu der kurzsichtigen Perspektive, die
durch das Festhalten an kleinteiligen,
voneinander isolierten gesellschaftlichen
Einheiten entsteht.



Stine Deja, A,
Genehmig




Akt 3 - Aide-toi, le ciel t'aidera*

Beim Verlassen der Ostgalerie
durchschreitet X erneut ein rotes Portal,
die Schritte hallen auf dem Metallboden.
X durchquert den Grand Hall und wird
durch das merkwiirdige Belliftungssystem
in die Westgalerie geleitet.® Auf einem
Bildschirm, der tiber dem zweiten Eingang
hangt, sieht X, dass der dritte Akt beginnt.
X eilt hinein, gespannt darauf, wie die
Geschichte weitergehen wird. Der Raum
sieht vertraut und doch anders aus, mit
gelbem Teppichboden. Ein schwarzer
Sitzsack aus Leder mit einem Virtual-
Reality-Headset macht neugierig.?°

Mit einem Seufzer lasst sich X auf den
bequemen Sitz fallen und begibt sich auf
die virtuelle Reise. Auf einem Monitor mit
geteiltem Bildschirm sind zwei Frauen in
glamourésen Outfits zu sehen, die sich

an einem Pool rakeln.2! Hinter einer Saule
laden andere Sitze zu einer weiteren
Pause ein. ,Aide-toi, le ciel t'aidera.” X ruht
sich ein wenig aus, nur um eine winzige
Projektion an der gegentiberliegenden
Wand zu entdecken, die umgeben ist von
bodenformigen Kissen. Eine weitere Frau
knetet einen groBen Batzen Teig?, der den
ruinenartigen Salonmobeln?in der Nahe
seltsam ahnlich sieht. In der Mitte des
Raumes steht eine Badewanne, die mit
einer schwarzen Flissigkeit geflillt ist.2
Als X sich der Wanne nahert, zeichnet sich
ein Paar Zombiehande in der Dunkelheit
ab. X wendet den Blick ab und sieht eine
monumentale Projektion, die Workout-
Ubungen im Takt einer einpragsamen
Melodie zeigt.?® Auf dem Monitor daneben
sind Menschen zu sehen, die auf den
Dachern New Yorks Hula-Hoop tanzen.®
Einige der Filme sind schon wieder
erloschen, und die Lichter flackern nach
dem bekannten Muster. Inzwischen weif3 X,
was zu erwarten ist.

*Hilf Dir selbst, dann hilft Dir Gott.
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20 Sidsel Meineche Hansen
NO RIGHT WAY 2 CUM, 2015

Sidsel Meineche Hansens (1981, Ry)
kiinstlerische Praxis basiert auf
Recherchen, die sie in Form von
Skulpturen und digitalen Animationen
umsetzt. Mit diesen untersucht sie die
Automatisierung von Sex sowie die Rolle
virtueller Kérper in der Gamingindustrie
und der 3D-Pornografie.

Ausgehend von einer cyber- und queer-
feministischen Perspektive interessiert
sich die Kunstlerin fur die Ideologien,

die die schnell wachsende Produktion

und den Gebrauch von digitalen Bildern
pragen. Sie untersucht insbesondere, wie
die virtuelle Realitat die soziale Realitat
beeinflusst und ausbeuterische, von
Kapitalismus und Patriarchat gepragte
Geschlechtertrennungen durchsetzt. Die
in NO RIGHT WAY 2 CUM gezeigte Figur
wurde anhand eines 3D-Modells einer Frau
aus dem Bestand einer Agentur erstellt.
Das Model namens EVA v.3.0 wird von

der Online-3D-Grafikagentur TurboSquid
als namenlose und adaptierbare Vorlage
fir einen weiblichen Korper verkauft,

die auf jedes CGI-Animationsszenario
zugeschnitten werden kann. Hansen
beschreibt ihre Arbeit mit dem EVA
v.3.0-Modell als ,Versuch, den virtuell-
pornografischen Koérper zu hacken®,

indem sie herausarbeitet, wie sich in ihm
die Zusammenhange zwischen Kapital,
Geschlecht und Technologie abbilden.

NO RIGHT WAY 2 CUM steht in der
Tradition des feministischen Sexaktivismus
und bezieht sich auf den Kunstfilm Nice
Girls Don't Do It (Regie: Kathy Daymond,
1990), der versucht, die Erfahrung von
Frauen, die beim Orgasmus ejakulieren, zu
entstigmatisieren. Ein Gesetz aus dem Jahr
2014, das britischen Pornoproduzent-innen
die Produktion von Videos mit der
Darstellung weiblicher Ejakulation verbot,
war flr Hansen ein weiterer Anstof3,

NO RIGHT WAY 2 CUM zu realisieren.

Hansens Animation wird tUber ein VR-
Headset erlebt - es handelt sich um

ein ortsspezifisches und situatives
Kunstwerk, das sich im Kontext der

von der Tech-Industrie produzierten
Pornografie positioniert. Als Medium flr
feministischen Sexualaktivismus zeigt die
Animation, die von einem Game-Engine
gesteuert wird, die virtuelle Figur EVA v.3.0
beim Masturbieren, bis ihr Zervixschleim
den Titel des Kunstwerks buchstabiert.

21 Julika Rudelius
Forever, 2006

Seit Uber zwanzig Jahren folgt Julika
Rudelius (1968, KbIn) in ihren Videos
einer Methode der stillen Beobachtung
bestimmter Menschen, ihres Verhaltens
und ihrer AuBerungen. Ob es sich um
jugendliche Fashion-Victims handelt, um
eineiige Drillinge oder um Praktikant-innen
im Washingtoner Politikbetrieb, die von
der Kiinstlerin gestellten Fragen sind meist
nicht zu horen, so dass die Antworten der
von ihr Befragten wie Monologe wirken.
Die daraus resultierende Unmittelbarkeit
versetzt die Betrachtenden in die Rolle
von Angesprochenen und damit in eine
mitunter groBe Nahe zu den Figuren. Diese
geben oft sehr intime Dinge preis, was
auch die Frage nach einer eventuellen
Grenzuberschreitung aufwirft.

Auch das Video Forever folgt dieser
Methode. Rudelius bat fiinf US-
amerikanische Frauen, die sie, wie sie
selbst sagte, ,nach ihrer Schonheit*
ausgewahlt hatte, auf Fragen nach
Aussehen, Privilegiertheit, Gliick und
anderen ideellen Werten zu antworten.
Auch die innere Schonheit und das nicht
mehr ferne Alter wurden thematisiert.
Rudelius filmte an den Pools teurer
Villen, forderte die Frauen aber auch
dazu auf, sich mit einer Polaroidkamera
selbst zu fotografieren. Die Aussagen

der selbstbewusst gut aussehenden
Frauen und ihre Posen verraten einiges
Uber ihr Verhaltnis zu Fremd- und




Selbstwahrnehmung. Dabei ist der Blick
der Kinstlerin durch die Kamera entlarvend
und empathisch zugleich. Obschon die
im Titel beschworene Ewigkeit durch die
der Schonheit innewohnende Zeitlichkeit
konterkariert wird, ist Forever nicht nur
eine Reflexion Uiber AuBerlichkeiten,
sondern auch und vor allem Gber

den Blick der Betrachter-innen, ihre
Unvoreingenommenheit, Vorurteile und
individuelle Positionierung gegenuber
dem Gesehenen.

22 Mika Rottenberg
Dough, 2005-2006

Seit knapp zwanzig Jahren produziert

Mika Rottenberg (1976, Buenos Aires)
Videos und mit diesen zusammen-
hangende Installationen, deren zentrales
Thema die Kommodifizierung des
(weiblichen) Kérpers und der menschlichen
Beziehungen im Allgemeinen ist. Wahrend
der Ursprung dieser Arbeiten der Kiinstlerin
zufolge ,in der Lektlre der Texte von Karl
Marx" liegt, betont sie gleichzeitig, dass

es weniger die marxistische Analyse

der Arbeitsbedingungen war, die sie
faszinierte, als seine Schilderung einer
verinnerlichten Hingabe, die er in der
Arbeit mancher Frauen sah: ,Das war

ein poetischer, schoner und abstrakter
Moment,” so Rottenberg. Fur ihre teilweise
sehr kurzen, manchmal auch mittellangen
Videos entwickelte sie eine betont
artifizielle und poetische Bildsprache,

die sie als ,sozialen Surrealismus”
bezeichnet. lhr einflihlsames Interesse am
Nicht-Normierten, am Fehlerhaften und
Unfertigen driickt sich nicht nur in einem
humanistischen, ja feministischen Blick auf
ihre Protagonistinnen aus, deren sinnliche
und intensiv splrbare korperliche Prasenz
oftmals zentrales Element ihrer Arbeiten ist.
Auch das Dekor ihrer filmischen Werke

hat oft einen DIY-Charme, scheint gepragt
vom Verfall oder vom Proletarischen.
Dough, ein bereits alteres Werk, verdichtet
Rottenbergs Haltung eines ,spirituellen

Marxismus" in der hierarchischen
Darstellung von Frauenarbeit innerhalb
eines Produktionsprozesses, bei dem

die Arbeitsbedingungen, die korperliche
Ausbeutung, die arbeitsteilige Entfremdung
und grundsatzliche Sinnhaftigkeit in

einer scheinbar koharenten, jedoch

von der inneren Logik des Absurden
gepragten Metapher entlarvt werden.
Dabei wird der titelgebende Teig, dessen
gesellschaftliche und religiése Symbolkraft
in der abendlandischen Geschichte kaum
Uberschatzt werden kann, und fur dessen
Gedeihen hier echter SchweiB und echte
Kraft eingesetzt werden, innerhalb eines
von der neuen Religion des Kapitalismus
bestimmten Verarbeitungsprozesses zu
einem an Banalitat kaum zu Uberbietenden
vakuumverpackten und portionierten
Produkt.

23 Taus Makhacheva
ASMR Spa, 2019

Taus Makhacheva (1983, Moskau) ist eine,
in Dubai basierte, Multimediaktnstlerin,
die zeitliche, performative, klangliche

und skulpturale Arbeiten schafft.

Diese beschreibt sie als Erkundung

der ,rastlosen Verbindungen zwischen
historischen Erzédhlungen und Fiktionen
kultureller Authentizitat”. Makhacheva, die
von den Awaren, einer ethnischen Gruppe
aus der russischen Republik Dagestan
abstammt, stellt in ihren Arbeiten

oft autoritare oder essentialistische
Narrative der Kunstgeschichte in Frage
und Ubertragt die Ergebnisse ihrer
Archivrecherchen auf ungewohnliche
Weise in performative Kontexte. lhr
Hauptwerk, das Video Tightrope (2015),
zeigt zum Beispiel den beriihmten
dagestanischen Seiltanzer Rasul
Abakarov, wie er wiederholt eine Schlucht
Uberquert und dabei Reproduktionen

von Kunstwerken tragt, die fir die
Geschichte der dagestanischen Kunst
von Bedeutung waren. ASMR Spa setzt
diese Arbeitsweise fort, indem es die

Aufmerksamkeit auf Kunstwerke lenkt,
wahrend das Publikum der Ausstellung
die Erfahrung eines ASMR-Spa machen
konnen. ASMR (Autonomous Sensory
Meridian Response — autonome
sensorische Meridianreaktion) ist eine
euphorische korperliche Reaktion auf
suggestive Hor- und Sehreize, deren
Entdeckung eine neue Sparte von
Online-Videos ausloste. Diese zielen
darauf ab, eine solche Reaktion durch
sanfte und sich wiederholende Klange
und Bewegungen hervorzurufen. Ein
beliebtes Genre der ASMR-Videos
umfasst die akustische Schilderung einer
Wellnessbehandlung, einschlieBlich einer
Schonheitsbehandlung. Diese Techniken
werden auch von Spezialist-innen
verwendet, die aus dem Off, von auBerhalb
des Bildrahmens, sprechen und denen

es gelingt, digitale Vertrautheit zu
schaffen, indem sie ASMR-Trigger mit
Physiotherapie kombinieren. Makhachevas
ASMR-Spa ladt das Publikum dazu ein,

in einer Installation aus ruinenartigen
Skulpturfragmenten (geschaffen

vom Kiinstler Oleksandr Kutovyi) eine
30-minttige Gesichtsmassage zu erhalten,
wahrend sie Berichte von beschadigten,
verlorenen oder zerstorten Kunstwerken
von Frida Kahlo, Joseph Beuys und

Rachel Whiteread horen. Die Integration
dieses Werks in die Ausstellung spiegelt
Makhachevas kiinstlerische Absicht, ,das

Verlorene wieder zum Leben zu erwecken®”.

Sie schenkt den Besucher-innen einen
Moment der Empathie und Fursorge,
gleichzeitig fordert sie sie aber auch auf,
die Schwachstellen innerhalb historischer
Strukturen, der Dinghaftigkeit und der
Erinnerung zu reflektieren.

24 Monira Al Qadiri
Deep Float, 2017

Die zeitbasierten oder installativen
Arbeiten von Monira Al Qadiri (1983,
Dakar) setzen sich mit historischen
oder zeitgendssischen Manifestationen

der ,Petrokultur” der Golfstaaten
auseinander. Al Qadiri verwendet
Methoden der Fantastik, der Popkultur
und der Autobiografie, um die politischen,
wirtschaftlichen und kulturellen
Zusammenhange rund um das Erdol

zu erforschen. In ihrem subversiven
Vorgehen steht das Ol fiir Begierde,
Konsum und toxische Abhangigkeit. Al
Qadiris Skulptur Deep Float bringt die
Ambivalenz dieser Ausstellung zwischen
Tragodie und Komédie auf den Punkt.
Man konnte in dieser Arbeit eine Person
sehen, die in einer Wanne voller Erdol
ertrinkt, oder sie als augenzwinkernden
Verweis auf die Sumpfmonster aus
klassischen Horrorfilmen wie Creature
from the Black Lagoon (1954) sehen.
Tatsachlich stellt Deep Float das Ergebnis
von Al Qadiris Forschung zu der uralten
Therapie des Badens in Erdol dar. Die

aus dem 12. Jahrhundert Uberlieferten,
angeblich heilenden Krafte des in der
Gegend der aserbaidschanischen Stadt
Naftalan gefundenen Rohdls werden seit
jeher mit der Linderung von Haut- und
Gelenkbeschwerden wie Schuppenflechte
und Rheuma in Verbindung gebracht, und
es wird behauptet, dass sie die Potenz
steigern. Im 20. Jahrhundert wurden grof3e
Sanatorien gebaut, um den Zustrom von
Tourist-innen aus Russland zu bewaltigen,
die in Naftalans Ol baden wollten. Obwohl
europaische und US-amerikanische
Gesundheitsbehorden seither vor der
moglicherweise krebserregenden Wirkung
des Kontaktes mit Naftalan-Ol warnen, sind
die Bader in den Kurorten Aserbaidschans
nach wie vor beliebt. Dieser Widerspruch
regt dazu an, darliber nachzudenken,
welche heutigen Formen von ,Self-Care*”
zukunftig als giftig angesehen werden
kénnten und wer von den noch
praktizierten, von denen wir bereits wissen,
dass sie schéadlich sind, profitiert.



25 Mungo Thomson
Volume 2. Animal Locomotion, 2015-2022

Mungo Thomson (1969, Woodland), der in
den 1970er- und 1980er-Jahren aufwuchs,
ist, wie er selbst sagt, ein Kind der ,halb
analogen, halb digitalen* Generation X.
Der Beginn des digitalen Zeitalters mit
dem Aufkommen von PC und Internet
fuhrte zu einer Entmaterialisierung

vieler Lebensbereiche. Diese Phase des
Ubergangs ist haufig auch Thema in
Thomsons kiinstlerischen Arbeiten. Schon
frih interessierte er sich flir das Analoge,
fur Archive und Bildersammlungen. In
seinem Uber einen langen Zeitraum

mit hohem Arbeitsaufwand erstellten

und bis in die Gegenwart reichenden
Videoprojekt Time Life (seit 2014) zeigt
er im Schnelldurchlauf die Illustrationen
eines in den USA seiner Jugend sehr
popularen Zugangs zu enzyklopadischem
Wissen: den regelmaBig an
Abonnent-innen verschickten Biichern
von der Time Life Buchreihe, von denen
in vier Jahrzehnten gut 2.500 Ausgaben
erschienen sind. Fir Thomsons Projekt
wurden diese Blcher von einem
Hochgeschwindigkeits-Roboterscanner
gescannt, wie er von Universitaten

und Technologieunternehmen fiir die
Archivierung von Bibliotheken verwendet
wird. Thompson schléagt dieses Gerat als
eine neue Art Filmkamera vor.

Volume 2. Animal Locomotion, der

zweite von derzeit acht Filmen der Reihe,
zeigt Abbildungen aus den zwischen
1987 und 1989 erschienenen zwanzig
Banden der Reihe Fitness, Health

and Nutrition [Fitness, Gesundheit

und Erndhrung]. Die rasante Bildfolge
prasentiert Lockerungsiibungen zur
korperlichen Elastizitat sowie Kraft- und
Ausdauertraining in Stop-Motion in einem
Rhythmus von acht bis zehn Bildern pro
Sekunde und erinnert ebenso wie ihr
Titel an das fast gleichnamige Buch des
Erfinders der Chronofotografie, Eadweard
Muybridge (1830-1904), (iber den

Bewegungsablauf bei Tieren. Die prazise
Synchronisierung mit dem Musikstiick
Clockworks (1974) der Pionierin der
Computermusik Laurie Spiegel sowie
einige der lllustrationen von Bewegungen,
die im Buro am Schreibtisch oder im

Bus auf dem Weg zur Arbeit ausgefiihrt
werden konnen, erinnern daran, dass
diese perfektionierte Form der sportlichen
Selbstoptimierung auch und vor allem den
Anforderungen und dem Rhythmus der
Arbeitswelt dient, wo der menschliche
Korper quasi objektiviert wird und als
Produktionsmittel in Form gehalten
werden muss.

26 Christian Jankowski
Rooftop Routine, 2008

Der deutsche Kinstler Christian Jankowski
(1968, Gottingen) ist seit einigen
Jahrzehnten bekannt fur seine subversiven,
Uberraschend witzigen und in ihrem
tiefen Ernst auch bewegenden Video-
und Filmarbeiten. Bereits in den friihen
1990er-Jahren sorgte er fur Aufsehen

mit dem Video The Hunt (1992), in dem
man beobachten konnte, wie er mit

Pfeil und Bogen in einem Supermarkt

auf die Jagd nach Lebensmitteln ging.
Jankowski beschrieb seine kiinstlerische
Praxis spater als , etwas, das stets

im Rahmen einer Zusammenarbeit
stattfindet". Ein Schwerpunkt lag auf
gemeinschaftlichen Performances, die er
als prazise choreographierte, interaktive
Szenarios filmte und in denen er mit
Laienschauspieler-innen Geschichten aus
der Historie, aus Politik, Gesellschaft und
Kunst erzahlte.

Rooftop Routine wurde 2007 fir die
Performance-Kunstbiennale Performa

in New York realisiert. Auf den ersten
Blick wirkt das Video wie ein YouTube-
Tutorial zur Benutzung eines Hula-Hoop-
Reifens. Aufgenommen in der New Yorker
Chinatown, erinnert es an alte Aerobic-
Videos und an Performance-Happenings

der 1970er-Jahre. Unterlegt ist es von
einem popularen taiwanesischen Popsong
der Achtzigerjahre. Jankowski bat seine
Nachbarin und mehr als zwei Dutzend
weitere Tanzer-innen auf umliegenden
Dachern, sich vor der Skyline Manhattans
»gehen zu lassen, zu entspannen und die
Natur zu genieBen.” Diesen poetischen
Bildern mangelt es indessen nicht an
Ironie, ist doch eine kahle Taube der
einzige Blick auf die Natur. Dennoch
gelingt es dem Kiinstler, fir einen
Augenblick ein freudvolles, kurzlebiges
Netzwerk entlang der Dacher des
normalerweise so anonymen Big Apple
zu kntpfen.



Akt 4 - Tranen trocknen von selbst

Was vorher in der Galerie zu sehen war,
ist in der Dunkelheit verschwunden.

Eine Cyborg-Mutterfigur ist aufgetaucht,
an ihrer Seite hangt ein Baby in einem
Kletteranzug.?” X dreht sich um und steht
nun einem anmutigen Wesen gegenliber,
das ihm eine Geschichte zufllistert.?® Eine
ahnliche Sanftheit geht auf der anderen
Seite der Galerie von einem roten Quadrat
aus, auf dem perfekt manikiirte Hande zu
sehen sind, die eine neue Zeichensprache
erfinden.?® X ist nun von drei Apparaten
umgeben, die sich in einer roboterhaften
Choreografie bewegen und Hemden

mit Luft aufpumpen.® Erschopft und gut
gelaunt bringen sie X zum Lacheln. Auf
einem anderen Monitor rinnt Blut das Bein
einer Frau hinab.?' Die bedrohliche und
doch irgendwie anziehende Atmosphare
I6st ein Nachdenken in Xs Kopf aus. Zwei
Leuchtkasten sind mit glanzendem Abfall
geflllt.® Ganz in der Nahe zieht eine Frau in
einem in violettem Licht gehaltenen Video
Grimassen.® Die Tranen trocknen von
selbst. Das Ende steht kurz bevor.

mit
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27 Cajsa von Zeipel
Mommy Crane, 2022

Caisa von Zeipels (1983, Goteborg)
Skulpturen sind gepragt von einer Sci-Fi-
und Anime-Asthetik. lhre Werke sprechen
von der korperlichen Handlungsfahigkeit
von Frauen in der Kultur einer Gegenwart,
in der sich Biologie und Technologie
gemeinsam weiterentwickeln. Die
Klnstlerin beschreibt ihre Figuren

als ,Schwestern oder Kriegerinnen* -
erotische und konzeptionelle
Provokationen, in deren gequalter
Korperfllle sich Body-Horror und die
transgressive Asthetik der Queer- und
Kink-Kultur mit Bildern hyper-sexualisierter
E-Girls verbindet, die die Kinstlerin in ihrer
Zeit als Stockholmer Clubkid erlebt hatte.
Von Zeipels UberlebensgroBe Skulptur
Mommy Crane zeigt eine erschopfte Frau,
die sich unter dem Gewicht zahlreicher
Sauglinge krimmt. Fir diese hat sich ihr
Korper in eine technologisch aufgeristete
Fltterungsmaschine mit zahlreichen
Brustwarzen verwandelt. Die Figur der
Mutter besteht aus Silikon, das tber
Stitzstrukturen aus Styropor, Abglisse
von Freund-innen der Kiinstlerin aus
Fiberglas und Teilen mannlicher und
weiblicher Schaufensterpuppen geformt
wurde. In einer maximalistischen Asthetik
sind zahlreiche weitere Materialien

und Objekte an der Figur angebracht,
darunter Glasaugen, Zahnverblendungen,
ein Masturbationshandschuh und eine
GoPro-Kopfhalterung. Das Werk verweist
auf unterschiedliche kiinstlerische
Bezugspunkte flir weibliche Schonheit
und Sexualitat wie griechische
Marmorstatuen oder Hentai-Figuren. Der
Fltterungsapparat, der die Mutter und
die Kinder verbindet, spielt auf Manga-
Darstellungen von hybriden Mensch-
Maschinen an, erinnert aber auch an die
kiinstlerischen Tradition der Madonna
lactans - die religiose Darstellung der das
Jesuskind stillenden Jungfrau Maria.

Von Zeipel Uberfuhrt das Motiv der

nahrenden Gottesmutter in eine
zeitgenossische Realitat, um darauf
hinzuweisen, dass der Wert einer Frau
immer noch untrennbar mit dem sexuellen
und reproduktiven Gebrauchswert ihres
Korpers verbunden ist.

28 Sin Wai Kin
The Story Cycle, 2022

Sin Wai Kin (1991, Toronto) ist ein-e
Multimediakinstler-in, die/der in der
queeren Club-Kultur bekannt wurde,

wo sie/er die Erfahrung machte, dass
es bei der Performance als Dragqueen
darum geht, die Vorstellungen von
»Geschlecht und Identitat komplett

Uber den Haufen zu werfen®. In ihrer/
seiner Video- und Performance-Arbeit
verkorpert Sin kinstlerisch GUberhéhte
Formen zahlreicher asthetischer
Traditionen, die vom Hollywood der
1950er-Jahre bis zur Kanton-Oper und
dariiber hinaus reichen. Wahrend Sins
breites Spektrum an Darstellungen die
Konventionen von Gender und ethnischer
Zuschreibung in Frage stellt, bezeichnet
sie/er ,Fragen nach der Binaritat und
nach Kategorien“ als ihr/sein eigentliches
Forschungsgebiet, untersucht sie/er
doch, ,wie man sie hinter sich lassen
und zeigen kann, dass die Wirklichkeit
nicht etwa nur das eine oder das andere
ist, sondern beides und alles". The Story
Cycle ist ein typisches Beispiel dafiir,
wie Sin Fantastik als Erzahltechnik
einsetzt, um erstarrte Systeme der
Konstruktion von Identitat zu untergraben.
Das Video wurde im Somerset House,
einem klassizistischen Palast und
Kulturkomplex im Zentrum Londons,
gedreht und von diesem in Auftrag
gegeben. Die/der Kiinstler-in nutzt das
Gebaude als Metapher flr bewusste
und unbewusste tragende Strukturen. In
dem Video portratiert Sin drei Figuren:
eine-n Nachrichtenreporter-in, die/der
den erzahlerischen Impuls des Films
liefert und von Sin kreiert wurde, um




Techniken des Geschichtenerzahlens

zu hinterfragen, sowie zwei Clowns, die
jeweils eine Seite eines verinnerlichten
falschen Gegensatzpaares darstellen.
+~Authentizitat ist eine einstudierte
Performance”, lautet der zentrale Dialog
des Werks, das die Durchlassigkeit der
Grenzen zwischen Storytelling, Fantasie,
Performance und Realitat aufzeigen will.

2% Jacopo Miliani
Deserto, 2017

Jacopo Miliani (1979, Florenz) ist ein in
Mailand lebender Klinstler, der sich mit
Performance als erweiterter Methode

zur Untersuchung der Verbindungen
zwischen Sprache und Korper befasst.
Langsamkeit, Wiederholung und Prazision
sind Schllsselbegriffe zur Beschreibung
seiner asthetisch aufgeladenen
Videoarbeit Deserto. Indem Miliani die
Bewegungen zweier Hande und ein
dezentes Voiceover verwendet, ohne das
Gesicht oder die Identitat des Darstellers
zu enthllen, konzentriert er sich auf die
Macht von Sprache und Kommunikation
in unserer Gesellschaft. Gleichzeitig
denkt er Uber die Erfindung einer neuen
allgemeinen Sprache nach, die auch fir
multiple und queere ldentitaten geeignet
ist. Indem er die Wiste als Metapher flr
etwas verwendet, das nie eine endglltige
Form annimmt, da sie sich in standiger
Bewegung befindet, hinterfragt sein Werk
die Politik der Sprache und den Koérper.
Miliani verwendet die Wiste in Bezug auf
zwei berihmte Filme, Pier Paolo Pasolinis
Teorema — Geometrie der Liebe (1968)
und Stephan Elliotts Priscilla — Kénigin
der Wiiste (1994). Terence Stamp tritt in
beiden Filmen als geheimnisvoller Gast
bzw. als transsexuelle Frau auf. Beide
Figuren entsprachen nicht den damaligen
konservativen Gesellschaftsnormen von
Sexualitat und Geschlecht. Deserto nutzt
die Filme als Ausgangspunkt fir Milianis
Voiceover-Erzahlung, in der reale und
fiktive Identitaten verschwinden und die

Existenz fester Rollen demontiert wird. In
ihrer Gegenuliberstellung der Stimme und
der visuellen Prasenz einer erfundenen
Sprache ahnelt Deserto einer Litanei.

%0 Anna Franceschini
All Those Stuffed Shirts, 2023
JET SET, 2019

All Those Stuffed Shirts von Anna
Franceschini (1979, Pavia) ist eine
tiefgrindige Erkundung der Beziehung
zwischen Mensch und Maschine und
reflektiert die englische Redewendung
»Stuffed shirt" als Metapher flir einen
aufgeblasenen Konservatismus. Das
Werk prasentiert eine ebenso komplexe
wie hybride Apparatur, die an ein
mechanisches Ballett erinnert, bei dem
sogenannte Hemdenblgler gemeinsam
einen Chor bilden. Diese Verbindung regt
zum Nachdenken an Uber die standig sich
weiterentwickelnde Relation von Mensch
und Maschine sowie die Grenze zwischen
dem Natlrlichen und dem Kinstlichen.
Indem die Installation die Unterscheidung
zwischen sichtbaren Apparaturen und
taktilen Empfindungen unscharf werden
lasst, lenkt sie die Aufmerksamkeit auf
die Rolle des Korpers als Instrument des
Begehrens und fordert die Betrachtenden
auf, Uber ihre eigene Korperlichkeit

und ihren Umgang mit Technologie
nachzudenken. Die Installation wirkt wie
eine Reihung Korper, die den Zwiespalt
zwischen Performance und Erschopfung
reprasentieren, wenn die Apparate
zwischen lebendiger Vitalitat und volliger
Stille schwanken. Franceschini [0st
Mitgeflihl aus flir diese zwiespaltigen
Maschinen. All Those Stuffed Shirts kann
wie ein abstrakter Film betrachtet werden,
als fesselnde, bildschirmlose Animation,
die durch bewegliche Skulpturen und
deren Performance zum Leben erwacht.
Franceschinis Arbeit schafft damit einen
Zugang zu einem Kino mit veranderten
Mitteln und verdeutlicht die Verflechtung
der unterschiedlichen Disziplinen. Der

Tanz der Maschinen ladt dazu ein, Uber
das empfindliche Gleichgewicht zwischen
Innovation und Obsoleszenz, Fortschritt
und die mit ihm einhergehenden
Konsequenzen nachzudenken.

31 Pauline Curnier Jardin
Qu'un sang impur, 2019

Pauline Curnier Jardin (1980, Marseille)
beschreibt sich selbst als ,gescheiterte
Anthropologin, Mochtegern-Hexe,
weltliche Glaubige, Dichterin und
Metzgerin®“. Ihre Filme, Installationen,
Performances und Zeichnungen
verwenden Strategien aus der Ethnografie
und Fantasie, um archetypische
Frauenbilder zu untersuchen, die im
narrativen Kanon vom Mythos bis

zum zeitgenossischen Kino vermittelt
werden. Curnier Jardins Arbeit Qu'un
sang impur nimmt eine patriarchalische
Gesellschaft aufs Korn, die Frauen nach
den Wechseljahren ablehnt, weil diese flir
sie keinen sexuellen oder reproduktiven
Wert mehr haben. In dem Film nehmen
Frauen die klischeehaft mannliche Rolle
des Voyeurs ein — wenn sie Manner
beobachten, wird ihr freudiges Begehren
durch Fluten von Menstruationsblut
dargestellt. Urspriinglich hatte Curnier
Jardin dieses Werk als Neuverfilmung des
einzigen Films des Schriftstellers Jean
Genet, Un chant d'amour (1950), ein in
einem Gefangnis spielender Klassiker
des Queer Cinema, konzipiert. So wie

die Selbstliebe und die homosexuelle
Liebe, die Genets Gefangene erleben,
durch die gewaltsam voyeuristische
Gefangnisarchitektur und die Warter
eingeschrankt wird, haben die Frauen in
Curnier Jardins Film unter der korperlichen
und erotischen Unterdriickung des
Patriarchats gelitten sowie dem,

was Curnier Jardin als ,endlose
Reproduktionsschleife” beschreibt.
Curnier Jardin feiert die Frauen in

Qu’un sang impur, die, befreit von ihrem
Status als Sexualobjekte, ihre erotische

Macht zum Ausdruck bringen und nach
ihren eigenen Vorstellungen Uber ihren
Korper verfigen kdnnen.

32 Jesse Darling
Reliquary (for and after Felix Gonzalez-
Torres, in loving memory), 2022

In seiner multidisziplinaren
kiinstlerischen Praxis, die Skulptur,
Installation, Video, Zeichnung, Ton,

Text und Performance umfasst, bringt
Jesse Darling (1977, Oxford) die Willk{r
und die Gewalt der Institutionen

des Spatkapitalismus ans Licht und
dekonstruiert sie. Im Zentrum seiner
Uberlegungen steht der Korper, der von
diesen Strukturen geformt und gezeichnet
wird. Urspriinglich vom Pariser Palais

de Tokyo als Teil von Exposé-es in

Auftrag gegeben - einer Ausstellung,

die dem intellektuellen, politischen und
kiinstlerischen Vermachtnis einer von der
AIDS-Pandemie betroffenen, wenn nicht
gar ausgeloschten Kiinstlergeneration
gewidmet war - tragt Darlings Arbeit

den Titel Reliquary (for and after Felix
Gonzalez-Torres, in loving memory). Sie
besteht aus zwei Vitrinen, die gefillt

sind mit Abfallen und Uberresten aus
institutionellen Prasentationen von
Werken von Felix Gonzalez-Torres -
Bonbons oder Teile von Perlenvorhangen,
die von den wichtigsten Installationen
des beriihmten Kiinstlers stammen, wie
Untitled (Portrait of Ross in L.A.) (1991)
oder Untitled (Chemo) (1991). Darling
prasentiert seine Arbeit wie einen
Liebesbrief an Gonzalez-Torres, dessen
Werk so eng und personlich mit der
AIDS-Krise verbunden ist, sowie an all die
anderen unbekannten queeren Mentoren,
die Darling und seine Kolleg-innen

nie kennenlernen konnten. Indem der
Kinstler die Uberreste in einem typisch
musealen Display ausstellt und von hinten
beleuchtet, zwingt er die Institution,

das zu feiern, was normalerweise

als Abfall betrachtet wird, und seine



melancholische Schonheit zu erkennen.
Damit hinterfragt Darling, welche Korper,
Objekte und Kunstwerke entsorgt werden
und wie und von wem in einer von
konsumorientierten und patriarchalischen
Werten gepragten Gesellschaft Wert
zugeschrieben wird.

33 Martine Syms
Notes on Gesture, 2015

Aufgrund der Vielfalt ihrer kiinstlerischen
Medien hat sich Martine Syms (1988,

Los Angeles) selbst einmal als ,conceptual
entrepreneur®, als ,konzeptuelle
Unternehmerin®, bezeichnet. lhre von
Humor, von Kommentaren auf die
Gesellschaft und einem kritischen

Blick auf narrative Techniken gepragten
Arbeiten umfassen Filme, Installationen,
Performances und Zeichnungen.

Zudem ist sie als Musikerin, Autorin und
Verlegerin tatig und hat zwei Spielfilme
gedreht. Thematisch kreisen ihre Arbeiten
haufig um Fragen nach Schwarzer und
Nicht-Schwarzer Identitat in den USA,

die sie unter verschiedenen Aspekten
und oft im Spiegel der Massenmedien
betrachtet. In ihrem Video Notes on
Gesture stellt Syms Fragen nach Gesten
und Gesichtsausdricken, die sich auf
afroamerikanische Frauen beziehen,
seien diese spontan oder inszeniert. Das
Video prasentiert in einem stakkatohaften
Rhythmus geloopte Memes, die an
emojihafte GIFs erinnern oder an Elemente
aus dem Youtube- und TikTok-Universum.
Weitere Beztige sind die Verwendung der
Farbe Lila im Hintergrund als Referenz
auf Alice Walkers Buch The Color Purple
von 1982, der Titel der Videoarbeit
selbst, der auf den gleichnamigen
Aufsatz des italienischen Philosophen
Giorgio Agamben Uber Kino und Geste
aus dem Jahr 1992 verweist, und nicht
zuletzt das Traktat des englischen Arztes
John Bulwer tber die Universalitat
menschlicher Gesten in Chirologia: Or
the Natural Language of the Hand (1644).

Wir beobachten die Kiinstlerin und
Schauspielerin Diamond Stingily dabei,
wie sie einen ganzen Katalog spezifischer
Gesten, Ausdriicke und Bewegungen
performt, die sich, wie Syms sagt, auf
Lberiihmte, berlchtigte und unbekannte
afroamerikanische Frauen“ beziehen.




Epilog

Wie benebelt stolpert X zum Ausgang,
wahrend sich die Umgebung zu drehen
scheint. Aber der Ausgang bietet noch
keinen Ausweg. Von der Decke hangen
groBe Banner mit Satzen, die X wie ein
dringlicher Appell ansprechen. Eines
scheint geradezu zu schreien®: ,HUMAN
EXTINCTION WHILE WE STILL CAN*“
(,Ausrottung des Menschen solange wir
es noch konnen"). Die Worte brennen
sich in X's Kopf ein, auf dem Heimweg
hallt der eindringliche Refrain eines
besonderen, unvergesslichen Besuches
noch lange nach.

mit
Chris Korda

34 Chris Korda
Church of Euthanasia Banners, 1995/96

Chris Korda (1962, New York) ist eine
multidisziplinare Kinstlerin, die sich mit
Themen wie Umweltaktivismus, Techno-
Musik und Software-Programmierung
beschaftigt. 1992 griindete Korda, die
sich schon damals groB3e Sorgen Uber
die sich abzeichnenden und in den
folgenden Jahrzehnten eintretenden
Umweltkatastrophen machte,
gemeinsam mit Robert Kimberk die
Church of Euthanasia (CoE - ,Kirche

der Euthanasie”). Als anti-natalistische
Aktivist-innengruppe, die sich auf die
Reduzierung der Bevolkerung als Losung
fur die Krisen der Umwelt konzentrierte,
wurde die CoE vom Staat Delaware

als gemeinnitzige Bildungsstiftung
anerkannt und erhielt den Status einer
steuerbefreiten religiosen Organisation.
Die Doktrin der Kirche bestand aus einem
einzigen unbedingten Gebot - ,,Du sollst
dich nicht fortpflanzen* -, das auf vier
Saulen basierte: Selbstmord, Abtreibung,
Kannibalismus und Sodomie. Mit den vom
Dadaismus abgeleiteten Strategien des
Absurden und der Grenziiberschreitung
entwickelten Korda und die CoE eine
Rhetorik, die sich den aufkommenden
evangelikalen Stimmen der amerikanischen
Kulturkriege der 1990er-Jahre und dem
individuell-kapitalistischen Konsum jener
Zeit entgegenstellte. Ihre subversiven
Strategien spielten mit religioser und
politischer Propaganda in Predigten,
Protesten, Auftritten in Fernsehshows,
Werbespots und Tanzmusik. Die in
dieser Ausstellung gezeigten Banner
wurden in den 1990er-Jahren bei
mehreren offentlichen Aktionen der

CoE verwendet. Sie unterstreichen die
radikale Dringlichkeit, die Korda und ihre
Anhénger-innen in dieser Zeit empfanden.
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Die Publikation
After Laughter Comes Tears

Diese Publikation, die gemeinsam

vom Mudam und von Lenz Press
herausgegeben wird, begleitet und
erganzt die Ausstellung. Sie enthalt
Bilder und neue Texte zu den Werken

der Kiinstler-innen, Ansichten der
Installationen und ein Gesprach zwischen
den Kuratorinnen der Ausstellung und
den Herausgeber:innen der Publikation.
Das Buch folgt der Struktur der
Ausstellung mit einem Prolog, vier Akten
und einem Epilog, die jeweils Textausziige
aus den Bereichen Theorie, Belletristik
und Poesie enthalten, die inspirierend

fir die Themen der Ausstellung waren
und diese untermauert haben. Um das
Format eines ,traditionellen” Katalogs zu
erweitern, wurde den Klnstler-innen freie
Hand gegeben in Form einer Einladung,
nach eigenen Ideen einen Beitrag zum
Buch zu leisten.

Gestaltung: Sam de Groot
Sprache: Englisch

Erscheint Dezember 2023
Erhaltlich im Mudam Store und
auf mudamstore.com
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