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6 7Vorwort

"MEIN NEUES ICH"
Die Welt ist in Bewegung und die Men-
schen mit ihr. Eine banale Erkenntnis, die 
den Einzelnen wie ganze Gesellschaften 
immer wieder vor Herausforderungen 
stellt. 

Heute, im Zeitalter der Digitalisierung 
und Globalisierung, ist Veränderung so 
präsent wie seit der Industrialisierung 
nicht mehr. Dies spiegelt sich in den ver-
schiedensten Aspekten des Alltäglichen 
wider. Das Ich und seine Manifestation 
spielen dabei eine zentrale Rolle. Dies 
war die Grundidee, die uns dazu bewo-
gen hat, vkunst frankfurt im Jahr 2018 un-
ter den Titel „Mein neues Ich“ zu stellen.

Das Selfie ist zum omnipräsenten Aus-
drucksmittel unserer Zeit geworden. Das 
Ich wird zum gestaltbaren Projekt. Insta-
gram, Selbstoptimierung, Narzissmus, 
aber auch das Bewusstsein des eigenen 
Lebens sind hier zu nennen. Auf der an-
deren Seite verlassen heute Millionen 
Menschen ihre gewohnte Umgebung – 
sei es durch Krieg oder wirtschaftliche 
Not –, ziehen in andere Länder und Städ-
te und sind plötzlich mit der sich radikal 
veränderten eigenen Biographie konfron-
tiert. Die Integration in neue Kulturen ist 
immer auch eine Veränderung der Iden-
tität. Anpassung ist Veränderung. 

Mit Spannung und Freude haben wir auf 
die Einreichungen aus der ganzen Welt 
zu dem gestellten Thema gewartet. Mehr 
als 400 Künstler haben uns teilhaben las-
sen an ihren Ideen zum neuen Ich. Aus 
diesen Einreichungen haben wir nach 

langem Ringen letztendlich etwas mehr 
als zwanzig Beiträge für die Ausstellung 
ausgewählt.

Darüber hinaus haben wir uns entschlos-
sen, im zehnten Jahr von vkunst frankfurt 
die separate Sektion „We like it!“ ein-
zuführen. Hier zeigen wir fünfzehn kün-
stlerische Arbeiten aus zehn Jahren 
vkunst frankfurt, die uns am Herzen 
liegen und die wir unseren Besuchern 
noch einmal zeigen möchten.

Ganz besonders möchten wir allen Kün-
stlerInnen danken, die uns ihre Arbeiten 
eingereicht haben. Gerne hätten wir viel 
mehr Kunst gezeigt, als uns möglich ist. 
Wir danken herzlich den vielen Gast-
geberInnen und UnterstützerInnen von 
vkunst frankfurt. Ohne die GaleristInnen 
und LadeninhaberInnen, die uns ihre Räu-
me zur Verfügung gestellt haben, könnte 
vkunst gar nicht stattfinden. Wir danken 
der Stadt Frankfurt und der Stiftung Kun-
stfonds und nicht zuletzt Jochen Latz, der 
das Projekt bereits zum vierten Mal mit 
der Stiftung des vkunst Preises wesen-
tlich fördert.

Für die Vergabe des Preises sei der Jury 
gedankt. Grit Weber (Museum Ange-
wandte Kunst, Frankfurt), Peter 
Gorschlüter (MMK, Frankfurt) und Stefan 
Trinks (FAZ, Frankfurt) haben uns 
fachkundig die Entscheidung der Preis-
vergabe abgenommen.

Christoph von Löw, Andreas Greulich 
Mai 2018 

Vorwort

"MY NEW ME"
The world is in motion and with this so are 
people, too. A trivial insight perhaps, but 
the fact itself repeatedly poses challenges 
to both individuals and entire societies. 

Today, in the age of digitization and globali-
zation, change is more present than it has 
been since industrialization. This is reflected 
in all the various sides to everyday life. The 
ego and its manifestations play a central 
role in this regard. This was the underlying 
idea that prompted us to choose the title 
“My New Ego” for vkunst frankfurt in 2018.

The selfie has emerged as the current age’s 
omnipresent means of expression. Here, 
the Ego becomes a project you can design. 
Key aspects here include Instagram, self-
optimization, Narcissism, not to mention an 
awareness of one’s own life. On the other 
hand, millions of people are currently leav-
ing their customary surroundings, be it  
owing to war or economic pressures, relo-
cating to different countries and cities, and 
are suddenly confronted with a radically 
changed biography. Integration into ne  
cultures always spells a change of identity. 
Adaptation is change. 

All of that played a role in our decision, and 
we waited with joyful excitement to see 
what entries floated in from all over the 
world addressing the topic. In fact, more 
than 400 artists have kindly given us an in-
sight into their ideas of a new Ego. And 
from this flood of entries, after much debate 
we managed to select slightly more than 20 
contributions for the exhibition.

Moreover, we decided that to mark the 10th 
year of vkunst frankfurt we would launch a 
separate section entitled “We like it!”. Here, 
we are presenting 15 artistic works from ten 
years of vkunst frankfurt, ones that have 
grown very close to our hearts and which 
we want in this way to enable our visitors to 
view once again.

We most especially wish to thank all the  
artists who sent us entries. We would gladly 
have displayed far more art than there is 
space. We are most grateful in this context 
to the many hosts and supporters of vkunst 
frankfurt. Without the gallerists and store 
owners who have made their premises 
available to us there would simply be no 
vkunst. We would likewise like to thank the 
City of Frankfurt and Stiftung Kunstfonds 
and not least Jochen Latz, who has for the 
fourth time substantially supported the pro-
ject by providing the vkunst Award.

Our thanks go to the jury for selecting the 
prize winner. Grit Weber (Museum Ange-
wandte Kunst, Frankfurt), Peter Gorschlüter 
(MMK, Frankfurt) and Stefan Trinks (FAZ, 
Frankfurt) were the experts who took the 
decision on who would be awarded the 
prize.

Christoph von Löw and Andreas Greulich 
May 2018
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KINTSUGI 
2014, Single Channel Video, HD, Ton, 4:30 min

Narben sind die sichtbaren Zeichen der Ereignisse, die sie 
verursacht haben. Sehr oft sind diese Ereignisse von traumati-
scher Natur. „Kintsugi“, was so viel bedeutet wie „goldene 
Verbindung“, ist eine japanische Technik, in der zerbrochene 
Keramik mit verglastem Harz repariert wird. Jede wiederherge-
stellte Keramik hat am Ende ein einzigartiges Muster aus gol-
denen Linien, welches sich durch die Zufälligkeit der Bruch-
stücke ergibt. Der Ursprung dieser Technik liegt in der 
Überzeugung, dass ein Objekt schöner ist, wenn es seine Ge-
schichte offenbart. Die Körper im Video erzählen dem Betrach-
ter genauso ihre Geschichte – einige von ihnen sagen es laut.

APOTROPIA ist eine Künstlervereinigung bestehend aus  
Antonella Mignone (*1980, Turin) und Cristiano Panepuccia 
(*1979, Rom). In ihren Arbeiten untersuchen sie die Schnittstel-
len von Tanz, darstellender Kunst und elektronischen und au-
diovisuellen Produktionen. Mit Faktoren wie Licht, Ton, Bewe-
gung, Körper oder Zeit erschafft APOTROPIA Werke, welche 
die philosophischen, anthropologischen und wissenschaftli-
chen Elemente der menschlichen Natur erforschen. Die Arbei-
ten des Künstlerduos wurden bereits auf zahlreichen internati-
onalen Festivals wie u.a. dem Japan Media Arts Festival, der 
Ars Electronica oder der WRO Media Art Biennale gezeigt. 

KINTSUGI 
2014, Single Channel Video, HD, Sound, 4:30 min

Scars are visible remnants of the events that caused them. 
Very often these events were of a traumatic nature. “Kintsu-
gi”, which means “golden joinery”, is the Japanese technique 
of mending broken ceramics with resin dusted or mixed with 
gold. Every repaired piece of ceramic ends up with a unique 
pattern of bands of gold resulting from the random nature of 
the break lines. The technique has roots in the belief that the 
object is more valuable and beautiful if it reveals its history. 
Bodies also tell us their story. Some of them even do so quite 
vocally. 

APOTROPIA is an artist duo formed by Antonella Mignone 
und Cristiano Panepuccia. In their works, the pair explores the 
interface between dance, the performing arts and electronic 
audiovisual production. Using light, sound, motion, bodies and 
time, APOTROPIA creates works that explore the philosophi-
cal, anthropological and scientific elements of human nature. 
APOTROPIA’s works have been exhibited internationally at fes-
tivals including the Japan Media Arts Festival, Ars Electronica, 
WRO Media Art Biennale and many others.

Galerie Maurer, Fahrgasse 5APOTROPIA

FREE SEAT  
2016, Performance Art / Urban Intervention

Die Aktion „Free Seat“ ist aus einer Zusammenarbeit des  
brasilianischen Musikers Pedro Carneiro Silva und dem  
iranisch-deutschen Filmemacher Ardalan Aram entstanden. 

Das Setup ist einfach: Ein Keyboard, ein freier Stuhl und ein 
paar Kopfhörer werden im urbanen Raum platziert. Für jeden 
Passanten, der Platz nimmt, wird ein eigenes Lied gespielt. 
Die Performance, zuerst aufgeführt im Jahr 2016 in Berlin 
Neukölln, ist eine offene Einladung an jedermann, für einen 
Moment innezuhalten und in einen anderen – einen ruhigen 
und intimen – Bereich des Großstadtdschungels einzutauchen. 
Es gibt keine Erklärung, keine Regeln, keine Erwartungen, nur 
einen Moment der Begegnung durch Musik. 

Ardalan Aram (*1987) ist ein iranisch-deutscher Filmemacher. 
Seine Dokumentationen kreisen oftmals um die Themen Ge-
sellschaft, Kunst und Musik und ihre Schnittstellen. Zuletzt war 
er auf der Boddinale 2018 in Berlin zu sehen. Pedro Carneiro 
Silva (*1986) ist ein Musiker und Komponist aus Brasilien. In 
den letzten Jahren entwickelte er Projekte in Zusammenarbeit 
mit Künstlern aus verschiedenen Teilen der Welt und leitete 
Konzerte und Workshops in ganz Europa, Asien und  
Südamerika.

FREE SEAT  
2016, Performance Art / Urban Intervention

"Free Seat" resulted from a collaboration between Brazilian 
musician Pedro Carneiro Silva and Iranian-German filmmaker 
Ardalan Aram. 

The setting is simple: A keyboard and an empty chair with head-
phones are placed in an urban space. An individual song is 
played the moment somebody takes a seat. The performance 
first held 2016 in Berlin Neukölln is an invitation to stop for a 
moment and immerse yourself in another realm – a more quiet 
and intimate one – while still in the public space. No explana-
tion was given, no rules or expectations stated, all that was pro-
vided was a moment of encounter through music. 

Ardalan Aram (*1987) is an Iranian-German filmmaker. His doc-
umentaries often revolve around the topics of society, art and 
music, as well as the points where they meet. Most recently his 
works were exhibited at Boddinale 2018 in Berlin. Pedro Car-
neiro Silva (*1986) is a musician and composer from Brazil. In 
recent years he has developed projects in collaboration with 
artists from different parts of the world, as well as holding con-
certs and workshops across Europe, Asia and South America. 

ARDALAN ARAM
PEDRO CARNEIRO SILVA

Fahrgasse
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SHE 
Musik-Video, HD, Ton, 4:57 min

Das Werk SHE ist das Musikvideo für den gleichnamigen Song 
der Musikerin Alice Phoebe Lou. Natalia Bazina debütiert hier 
in der Rolle des Regisseurs. 
Jeder Mensch ist ein eigener Planet. Welche Emotionen und 
Gedanken bewohnen dieses Universum? Der SW-Film ist eine 
Einladung, in die tiefen Abgründe von Gefühlen wie Angst, 
Liebe, Neugier und Freiheit einzutauchen. Die Welt erscheint 
groß und grenzenlos. Der Mensch – klein und fragil – ist auf 
sich selbst gestellt.

Natalia Bazina wurde 1970 in Sankt Petersburg, Russland, ge-
boren. Dort studierte sie Graphik Design an der Saint Peters-
burg Art and Industry Academy. Heute lebt und arbeitet sie 
in Moskau und Berlin, ist Mitgründerin und Creative Director 
der Werbeagentur bazina.sas+ und Multimediakünstlerin. Ihre 
Fotoprojekte wurden bereits in internationalen Ausstellungen 
gezeigt. 

SHE
Music Video, HD, Sound, 4:57 min

The music video for the song SHE by Alice Phoebe Lou is 
Natalia Bazina’s debut in the role of director.
Each person is their own planet. Which emotions and 
thoughts fi ll this universe? This black-and-white fi lm invites 
viewers to give themselves over to emotional abysses of feel-
ings such as fear, love, curiosity and liberation. The world ap-
pears boundless and vast. Humans – small and fragile – are 
left to fend for themselves. 

Natalia Bazina was born in St. Petersburg, where she studied 
Graphic Design at the St. Petersburg State Art and Industry 
Academy. She currently lives and works in Moscow and Berlin. 
Natalia is the co-founder and creative director of advertising 
agency bazina.sas+ and a multimedia artist. Her photography 
projects have been presented internationally at exhibitions 
and festivals. 

NATALIA BAZINA
Maria, Fahrgasse 10

558 LIKES 
2017, Video, 8:27 min

558 Instagram Selfi es in einer Reihe – Ein Hoch auf die mo-
derne Selbstinszenierung und Besessenheit des eigenen 
Spiegelbildes. 

Martyn Blundell, geboren 1955, studierte Bildende Kunst in 
Loughborough und Nottingham.

Mit seinem breit gefächerten Werk aus Videoarbeiten, Zeich-
nungen und Fotografi en ist er seit 1995 weltweit in Ausstellun-
gen und auf Festivals vertreten. 

558 LIKES 
2017, Video, 8:27 min

A visual list of Instagram selfi es -tta celebration of self 
obsession.

Martyn Blundell (b. 1955) studied Fine Art in Loughborough 
and Nottingham. He has exhibited his diverse oeuvre of video 
pieces, drawings and photographs in exhibitions and festivals 
ever since 1995.

MARTYN BLUNDELL
Mona Lisa, Fahrgasse 24
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SLEEPINGSQUAD  
2016, Mehrkanal Videoinstallation, Ton

In Sleepingsquad werden Menschen, die ihren Schlaf live 
streamen, zu einem kollektiven Sleeping-Selfie. Perform life! 
Always on. 

Die Installation beschreibt, wie Menschen freiwillig letzte Pri-
vaträume aufgeben und intime Handlungen wie das Schlafen 
vor der Kamera inszenieren. Immer mit dem Ziel der Resonanz 
von anderen, selbst wenn sie diese verschlafen. 

Die Medienkünstlerin Manja Ebert (*1983) beschäftigt sich in 
ihren Arbeiten mit Themen der Popkultur, insbesondere mit der 
Darstellung von Popstars und der Selbstinszenierung Jugendli-
cher im Internet. Die Absolventin der Universität der Künste 
Berlin stellt ihre Arbeiten seit 2011 im In- und Ausland aus. 

SLEEPINGSQUAD  
2016, Multi Channel Video Installation, Sound

In sleepingsquad, people who stream their sleep live become 
a collective sleeping selfie. Perform life. Always on. 

The installation describes how people voluntarily give up their 
last private spaces and stage intimate actions such as sleep-
ing in front of the camera. With the explicit intention of get-
ting feedback from others, even if they sleep through it.

In her works, media artist Manja Ebert (b. 1983) addresses  
topics relating to Pop culture, especially the representation of 
Pop stars and the self-staging of young people on the Inter-
net. A graduate of Berlin University of the Arts, she has been 
exhibiting her works in Germany and abroad since 2011.

MANJA EBERT
Galerie Greulich, Fahrgasse 22

IDENTITY PARADE 
2017, Video, 4:3, S/W, Ton, 4:18 min

Drew konnte fliehen und verfolgt Melinda. Aber wer versteckt 
sich hinter der Maske? 

Identity Parade ist ein Video, das die Trickkiste des Mediums 
Film ausnutzt und Archivmaterial neu inszeniert und vor allem 
manipuliert.

Gerard Freixes-Ribera wurde 1979 in Igualada, Spanien, gebo-
ren. Er studierte Bildende Kunst an der Universität von Barce-
lona. In seinen Videoarbeiten kreiert er mittels Archivmaterial 
neue, digital bearbeitete Geschichten.

Seine Arbeiten wurden zuletzt unter anderem in den USA,  
Japan, Argentinien, Spanien und Serbien gezeigt. 

IDENTITY PARADE  
2017, Video, 4:3, B/W, Sound, 4:18 min

Drew has escaped and is stalking Melinda, but who is hiding 
behind the mask?

“Identity Parade” is a video that exploits the tricks of the film 
medium, remixing and above all manipulating archived foot-
age.

Born in Igualada (Spain) in 1979, Gerard Freixes-Ribera studied 
Fine Arts at the University of Barcelona. His videos are usually 
based on the digital manipulation of archive footage to create 
new stories.

His work has recently been shown in Japan, Argentina, Spain, 
Serbia and the USA. 

GERARD FREIXES RIBERA
Maria, Fahrgasse 10
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THE CHICKS WOULD DIG IT AND WE‘D GET 
LAID A LOT  
2017, Video, HD, 16:9, 15:10 min

Für die Videoarbeit haben sich die Künstlerinnen in die Rollen 
einer vier Mann starken Bassisten-Band begeben, die in wech-
selnder Besetzung die Höhen und Tiefen des künstlerischen 
und kommerziellen Ruhms erfahren. So spielen die Rückblenden 
wohl in einer Zeit, in der das noch unbekannte Klischee Rock-
band noch nicht vollständig besetzt war. In einer dokumentari-
schen Form wird eine Band, bestehend aus vier E-Bassisten, 
von ihrer Gründung bis zu ihrer Trennung begleitet. Mit den 
Aufnahmen wird ein ambivalentes Bild aus Bandklischees der 
70er und 80er Jahre gezeichnet, welches auch heute noch die 
jugendliche Vorstellung des Rock als kreative, unabhängige, ra-
dikale und innovative Musikszene bestimmt. 

Nicola Gördes, 1987 in Lennestadt geboren, studierte von 2012 
bis 2017 an der Kunstakademie Münster, wo sie später auch 
Meisterschülerin bei Aernout Mik war. Sie lebt und arbeitet in 
Dortmund, Düsseldorf und Münster. 

Stella Rossié, 1989 in Bochum geboren, studierte von 2011 bis 
2017 an der Hochschule für Bildende Künste in Hamburg und 
an der Goldsmith University of London. Heute lebt und arbei-
tet sie in Hamburg und Bochum. 

Beide Künstlerinnen waren bereits in zahlreichen Ausstellungen 
zu sehen und sind mehrfach mit Preisen und Stipendien ausge-
zeichnet worden.

THE CHICKS WOULD DIG IT AND WE’D GET 
LAID A LOT  
2017, Video, HD, 16:9, 15:10 min

For their video piece, the two women artists took on the role 
of a four-man band of bass guitarists who, in a changing line-
up, experience the highs and lows of artistic and commercial 
fame. The flashbacks appear to be set in a time when the 
Rock band was not yet the full-fledged cliché it is today. The 
documentary-style film follows a band, consisting of four elec-
tric bass guitarists, from its foundation to its dissolution. The 
shots paint an ambivalent picture of band clichés from the 
1970s and 1980s which continues to define young people’s 
idea of Rock as a creative, independent, radical and innova-
tive music scene to this day.

Nicola Gördes, born in Lennestadt in 1987, studied at the Uni-
versity of Fine Arts Münster from 2012 until 2017, where she 
was later Master Student under Aernout Mik. She lives and 
works in Dortmund, Düsseldorf and Münster.

Stella Rossié, born in Bochum in 1989, studied at the University 
of Fine Arts Hamburg and Goldsmith University of London 
from 2011 until 2017. Today she lives and works in Hamburg 
and Bochum. 

Both artists have featured in numerous exhibitions and  
received multiple awards and scholarships. 

NICOLA GÖRDES
STELLA ROSSIÉ

YokYok, Fahrgasse 21

LET’S MEET IN BETTER TIMES  
2014, Video, 14:04 min

Die Arbeit „Let’s meet in better times“ erzählt die Geschichte 
eines Internetaktivisten, der während des Arabischen Früh-
lings von Deutschland aus syrische Aufständische unterstützt. 
Aus dem zurückgezogenen Hacker wird zunächst unversehens 
ein Held der virtuellen Welt, der sich an seinem neuen Ich be-
rauscht. Bis ihn die traumatischen Kriegsgeschehnisse, deren 
Zeuge er wird, überwältigen und ihn an den Rande des  
Suizids führen. 

Agnes Jänsch wurde 1980 in Dachau geboren. Von 1999 bis 
2013 studierte sie Psychologie, Bildhauerei und Kunst in Wien 
und München. 2015 gewann sie den Expanded Media Award 
des Stuttgarter Filmwinters, und 2014 wurde sie mit einem Sti-
pendium des Bayrischen Kultusministerium ausgezeichnet.  
Zuletzt war sie für den Bayrischen Kunstförderpreis nominiert. 

LET’S MEET IN BETTER TIMES  
2014, Video, 14:04 min

The piece “Let’s meet in better times” tells the story of an In-
ternet activist from Germany who during the Arab Spring pro-
vides support to Syrian insurgents. At first, the hacker, who 
leads a solitary life, unexpectedly turns into a hero of the vir-
tual world and is intoxicated by his new role in life. This goes 
well until he is overwhelmed by the traumatic war atrocities he 
witnesses and comes close to committing suicide. 

Agnes Jänsch was born in Dachau in 1980. From 1999 - 2013 
she studied Psychology, Sculpture and Fine Art in Vienna and 
Munich. In 2015, she was awarded the Stuttgart Filmwinter Ex-
panded Media Award and in 2014 she won a Bavarian Ministry 
of Education and the Arts scholarship. Most recently she was 
nominated for the Bavarian arts and literary prize.

AGNES JÄNSCH
Niederlintner Fine Antiques, Fahrgasse 25
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SPLITTERSTÜCKE 
2014, Video-Installation, Loop

Spiegelscherben refl ektieren die Körperpartien fremder 
Menschen. Teile des Anderen werden zum Teil des eigenen 
Gesichts – wieviel von mir gehört mir selbst? 

Die Videoinstallation „Splitterstücke“ besteht aus vier Moni-
toren, auf denen jeweils eine Person zu sehen ist. Jede Person 
führt eine Spiegelscherbe über das eigene Gesicht. In der 
Scherbe spiegeln sich die passenden Körperpartien der ande-
ren Personen, die ebenfalls Teil der Installation sind. Die Vi-
deos laufen in Endlosschleife, und jede Person spiegelt sich 
einmal in jedem. 

Bernhard Kreutzer wurde 1986 in München geboren. Ab 2007 
begann seine akademische Laufbahn. Seit 2010 studiert er in 
der Abteilung Kino und Fernsehfi lm der Hochschule für Fern-
sehen und Film in München. 2015 war er Preisträger des Art for 
Art Trailer-Wettbewerbs der Arbeitsgemeinschaft deutscher 
Kunstvereine

FRAGMENTS OF A MIRROR
2014, Video Installation, Loop

Shards of a mirror refl ect body parts of unfamiliar people. 
Parts of others become part of one’s own face – how much of 
myself belongs to me?

The video installation “Fragments of a Mirror” consists of four 
monitors each showing a single person. Each person runs a 
mirror fragment over their face. The respective body parts of 
the other people, who are likewise part of the installation, are 
refl ected in the fragment. The videos run in an endless loop 
and each person is refl ected once in each of them. 

Bernhard Kreutzer was born in Munich in 1986. His academic 
career began in 2007. He has been studying in the Feature and 
Television Film department at the University of Television and 
Film Munich since 2010. In 2015, he was one of the award win-
ners in the “Art for Art Trailer” competition hosted by Arbe-
itsgemeinschaft Deutscher Kunstvereine.

BERNHARD KREUTZER Affentor, Fahrgasse 23

LIFELOGGING: DAS MEETING 
Video, HD, Ton, 7:19 min

Die Arbeit beschäftigt sich mit Fragen der zeitgenössischen 
medialen Vermittlung, Inszenierung und Herstellung des 
Selbst, am Beispiel der Figur eines Vloggers. Ausgehend von 
Andreas Reckwitz‘ Begriff der performativen Authentizität und 
mit Blick auf die Rolle der kollektiven Autorschaft von Creator 
und Community, stellt Lifelogging: Das Meeting eine insze-
nierte Selbstnarration dar, die sich mit ihren eigenen Mitteln 
befragt und den Raum des Möglichen dabei künstlerisch-
spekulativ erweitert. 

Benedikt Kuhn, geboren 1994 in Heidelberg, studiert am Deut-
schen Literaturinstitut und an der Universität Leipzig (Philoso-
phie). Er arbeitet in verschiedenen Medien, zuletzt wurde sein 
Dramentext "xxx orca" in Kooperation mit Studierenden der 
HMT Leipzig als Multimedia- Performance inszeniert. 
Jasper Westhaus geboren 1996 studiert am Deutschen Litera-
turinstitut Leipzig und Medienkunst an der Hochschule für 
Grafi k und Buchkunst in Leipzig. Er arbeitet an einer Verschie-
bung literarischer Texte in ein interdisziplinäres Feld. Zuletzt 
erschien sein Essay “Durch Bilder gehen. Baecay with the 
other“ in der Edit 74.

LIFELOGGING: THE MEETING 
Video, HD, Ton, 7:19 min

The work looks at questions of contemporary communication, 
staging and production of the self via the new media by tak-
ing the example of a vlogger. It makes use of Andreas Reck-
witz’s notion of performative authenticity as a starting point. 
With a view to the role of collective authorship by creator 
and community, “Lifelogging: Das Meeting” depicts a staged 
narration of the self that questions itself through its own 
means and in doing so expands the scope of what is possible 
in artistic-speculative ways. 

Benedikt Kuhn, born in 1994, studies at Deutsches Literatur-
institut and at the University of Leipzig (Philosophy). He works 
in various media. Most recently his drama text "xxx orca" was 
staged in cooperation with students of the HMT Leipzig as a 
multimedia performance.
Jasper Westhaus, born in 1996, studies at Deutsches Literatur-
institut Leipzig and Media Art at Hochschule für Grafi k und 
Buchkunst Academy of Fine Arts Leipzig. He is working on a 
shift of literary texts into an interdisciplinary fi eld. Most re-
cently his essay "Going through Pictures: Baecay with the 
other" was published in Edit 74. 

The two have collaborated on video, text and performance 
works, as well as producing works individually.

BENEDIKT KUHN
JASPER WESTHAUS

Antiquitäten Starcik, Fahrgasse 20
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KISS
NN, Video, Ton, 3:17 min

Florence Li: Ich bin mir der sozialen Rolle einer jungen Frau 
in der heutigen Welt bewusst. Als Frau in diesem Jahrzehnt 
fühle ich mich einerseits permanent von der Öffentlichkeit be-
obachtet und beurteilt. Aber ich genieße es auch, mein Pri-
vatleben mit der Öffentlichkeit zu teilen, um mich selbst auf-
zuwerten. Diese paradoxe Situation bringt mich dazu, darüber 
nachzudenken, wer ich bin. In der Videoarbeit geht es um die 
Frage, wie man sich als sexuelles Objekt objektiviert, um an-
deren Freude zu bereiten. Die Nahaufnahme meines Gesichts 
erzielt einen intimen Moment zwischen dem Betrachter und 
mir. Weiter geht das Video „Kiss“ dem Gedanken nach, dass 
der Körper einer Frau unter stetiger Beobachtung steht. 

Florence Li wurde 1986 in Hong Kong geboren. Sie studierte 
Interior Design und Bildende Kunst in Hong Kong und Mel-
bourne. Seit 2012 sind ihre Arbeiten in Museen und Kunstinsti-
tutionen in China, Australien, Deutschland und Spanien prä-
sentiert worden. Sie ist mehrfache Gewinnerin diverser 
Stipendien aus dem Bereich Kunst. 

KISS
NN, Video, Sound, 3:17 min

Florence Li: I am aware of the social role of young females in 
the contemporary world. As a woman living in this decade, 
I feel as if I were constantly being watched and judged by 
the public around me. However, at the same time I enjoy 
sharing my private life publicly in order to achieve personal 
validation. This paradoxical situation has led me to consider 
who I am. The video work looks at the question of how we 
objectify ourselves as sexual objects in order to give others 
pleasure. The close up shot of my face creates an intimate 
moment between myself and the viewer. The video “Kiss” 
further explores the notion of female bodies being under 
constant scrutiny. 

Florence Li was born in Hong Kong in 1886. She studied Inte-
rior Design and Fine Art in Hong Kong and Melbourne. Since 
2012 her works have been presented in art institutions in Chi-
na, Australia, Germany and Spain. She has won several arts 
scholarships

FLORENCE LI
Hans im Glück, Fahrgasse 29

ABITAZIONE
2018, Dokumentationsarbeit, 14:23 min

„Abitazione“ heißt in die Welt wandern. Die Grenzen und die 
Formen des zeitgenössischen Wohnens zu verfl üssigen, um 
das Leben als reine Erfahrung darzustellen. 

Das Video zeigt einen Ausschnitt der Aktion „Abitazione“, 
die vom 14. - 21. Januar 2018 in der Galerie Art von Frei, 
Berlin, stattfand. 

Gio Montez (*1987, Rom, Italien) lebt und arbeitet in Rom. Er 
studierte Bildhauerei an der Akademie der Künste in Rom. In 
seiner Kunsthalle und Produktionsstätte “Atelier Montez” or-
ganisiert er Kunstprojekte wie Ausstellungen, Aktionen, Hap-
penings und Kunstpartys seit 2012. Der Künstler/Kurator ist ak-
tives Mitglied vom Kunstverein Familie Montez in Frankfurt am 
Main. Seine Kunst war Teil zahlreicher internationaler Ausstel-
lungen und Aktionen in Museen, Galerien und Kunstvereinen.

ABITAZIONE
2018, Documentation, 14:23 min

“Abitazione” means wandering the world. Blurring the limits 
and forms of contemporary living in order to portray life as 
pure experience.

The video shows an excerpt from the action performed from 
January 14-21, 2018 at Galerie Art von Frei, Berlin.

Gio Montez (b. 1987, Rome, Italy) lives and works in Rome. He 
studied Sculpture at the Accademia di Belle Arti in Rome. He 
has been organizing art projects such as exhibitions, actions, 
happenings and art parties in his gallery and studio “Atelier 
Montez” since 2012. The artist/curator is an active member of 
Kunstverein Familie Montez in Frankfurt/Main. His artwork has 
featured in numerous international exhibitions and actions at 
museums, galleries and Kunstvereine.

GIO MONTEZ
Kunsthandel Leichter, Fahrgasse 27
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LA PALOMA 
2016, Video-Animation, 16:9, 2:20 min  

La Paloma (spanisch: die Taube) erzählt von der entschleunig-
ten Leichtigkeit des Seins, fern von einer sich immer schneller 
rotierenden Welt. Einen Atemzug lang schweben eine freudi-
ge Leichtigkeit, ein sexueller Touch und ein Lächeln in der 
Luft und trotzen der Schwerelosigkeit. 

Valentin Oellers wurde 1987 in Waterloo, Belgien, geboren. 
Derzeit lebt und arbeitet er in Offenbach und Athen. Oellers 
ist Filmemacher, Drehbuchautor und 3D-Künstler. Seit 2009 
studiert er an der HFG Offenbach im Fachbereich „Kunst“. 
Derzeit macht er ein Auslandssemester in Griechenland. In sei-
nem Werk geht es ihm vor allem um den Prozess Storytelling, 
dem Fertigkeiten in verschiedenen Medien zugrunde liegen – 
von der Ideenentwicklung über das Drehbuch, Zeichnen,  
Filmen bis hin zum Motiondesign.

LA PALOMA 
2016, Video-Animation, 16:9, 2:20 min  

La Paloma (Spanish: the dove) speaks of the decelerated 
lightness of being, at a far remove from a world seemingly 
spinning ever faster. For a brief moment, a joyous lightness, a 
sexual touch, a smile hover in the air, defying weightlessness. 

Valentin Oellers was born in Waterloo in Belgium in 1987.  
He currently lives in Offenbach and Athens. Oellers is a film-
maker, scriptwriter and 3D artist. Since 2009 he studies at Of-
fenbach University of Art and Design. Currently he spends a 
semester abroad in Greece. His work revolves around the pro-
cess of storytelling based on a range of skills in a variety of 
media – from idea development to screen play, drawing, films 
and motion design.

VALENTIN OELLERS
Antik Möbel Mayrl, Fahrgasse 26

ME TOO 
2018, Video, 2:36 min

In der Videoarbeit „Me too“ bemalt die Künstlerin ihren nack-
ten Körpern in roter Farbe an all den Stellen, an denen sie 
ohne ihre Erlaubnis angefasst wurde. 

Tara Ott wurde 1990 in den USA geboren. Sie studierte zu-
nächst Bildende Kunst an der East Carolina University in 
Greenville, später an der James Madison University in Harri-
sonburg. In den letzten Jahren wurden ihre Arbeiten u.a. in 
Rom, Washington und New York ausgestellt. 2015 gewann sie 
den Visual Arts Fellowship Recipient-Graduate Award des  
Virginia Museum Fine Arts als Newcomer in der Kunst. 

ME TOO 
2018, Video, 2:36 min

The performance piece on which the video “Me too” is based 
revolves around the artist painting all of those parts of her 
body that others have touched without her permission. 

Tara Ott was born in the US in 1990. She studied Fine Art at 
East Carolina University in Greenville and later at James Madi-
son University in Harrisonburg. In recent years, her work has 
been shown in Rome, Washington and New York among other 
places. In 2015, she was awarded the Virginia Museum Fine 
Arts’ Visual Arts Fellowship Recipient-Graduate Award for 
emerging artists.

TARA OTT Room Seventeen, Fahrgasse 17
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PORTRAIT OF VIOLETTA 
2016, PAL, 3 min, Loop

In „Portrait of Violetta” erkundet der Betrachter in langen  
Kamerafahrten den Körper einer jungen Frau, ohne jedoch ihr 
Gesicht preiszugeben. Tatsächlich zeigt die digital generierte 
Arbeit lediglich ein digitales Duplikat, der Avatar ist den  
Blicken ausgeliefert, bleibt jedoch anonym. 

Sven Piayda, 1977 in Gelsenkirchen geboren, ist ein zeitgenös-
sischer Künstler, der Fotografie, Video, Klang sowie computer-
animiertes und generiertes Bildmaterial verwendet. Piayda stu-
dierte von 1998 bis 2003 Gestaltungstechnik an der Universität 
Duisburg-Essen. Er lebt in Mühlheim an der Ruhr und Luxem-
burg. Sven Piaydas Arbeiten waren bereits in internationalen 
Ausstellungen vertreten. 2016 gewann er den Ruhrpreis für 
Kunst und Wissenschaft.

PORTRAIT OF VIOLETTA 
2016, PAL, 3 min, Loop

In “Portrait of Violetta” the observer explores the body of a 
young woman in long tracking shots, without ever seeing her 
face. In actual fact the digitally generated piece shows only a 
digital copy; the avatar is exposed to the observer’s gaze, but 
still remains anonymous. 

Sven Piayda, (b. in Gelsenkirchen in 1977) is a contemporary 
artist who makes use of photography, video, sound and com- 
puter-animated and computer-generated image material.  
Piayda studied Design Technology at the University of Duis-
burg-Essen from 1998 until 2003. He lives in Mühlheim an  
der Ruhr and Luxembourg. Sven Piayda's works have been 
shown in internationally. In 2016 he won the Ruhr Prize for  
Art and Science.

SVEN PIAYDA
Galerie Mühlfeld + Stohrer, Fahrgasse 27

THE CASHIER 
9h-Video-Installation, Single Channel Video, Ton

Ausschnitt einer 24-stündigen Videoinstallation, die auf der 
Analyse eines obsessiven Traumes des Autors basiert.

Die endlose Schlange der Produkte auf dem Kaufband gehört 
niemandem, kein Kunde ist in Sicht, doch die Kassiererin geht 
ihrem Job nach und scannt jedes einzelne Teil ein. Das Stück 
zeigt den regulären Arbeitsalltag im Supermarkt. Die Frage, 
die sich die Künstler stellen, lautet nicht: „Was würde ich an 
der Stelle der Kassiererin tun?“, sondern: „Wie ist es, etwas 
zu tun, an dem man kein Interesse hat?“. 

Die Künstlerkollaboration random.project300 entstand 2017  
in Moskau. Ziel ihrer künstlerischen Zusammenarbeit ist es, auf 
dem Gebiet Video und Installation alte und neue Medien  
miteinander zu vereinen. 

THE CASHIER 
9h-Video-Installation, Single Channel Video, Sound 

Excerpt from a 24 hour video installation based on the analy-
sis of an obsessive dream one of the authors had. 

We see an endless line of the products on the checkout belt 
that do not belong to anyone and there are no customers in 
sight, yet the checkout clerk continues to do her job, scan-
ning each individual item. The piece shows a regular working 
day in any given supermarket. The question the artists are 
asking in the piece is not: “What would I do if I was the 
checkout clerk?” but “How hard is it to do something no one 
is interested in?”

random.project300 is a collaborative project established in 
Moscow 2017. Working in the field of video installations, the 
pair focuses on bringing together old and new media.

RANDOM.PROJECT300
Galerie Greulich, Fahrgasse 22
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DOUBLE EYELID TUTORIAL 
2015, Video, HD, 16:9, Ton, 4:21 min

Das Video „Double Eyelid Tutorial“ ist eine Parodie auf die 
zahlreichen Beauty-Tutorials, die über die Plattform Youtube 
im Internet verbreitet werden. Gleichzeitig wirft das Video  
einen kritischen Blick auf skurril anmutende, vor allem im asia-
tischen Raum verbreitete Schönheitsideale in Zeiten, in denen 
Faktoren wie Geschlecht und Herkunft immer stärker in den 
Fokus von Diskussionen rücken. Passend dazu ist die Musik im 
Hintergrund ein Remix des koreanischen Popsternchens Park 
Ji-yoon, in dem sie die Arie „Habanera“ aus der Oper Car-
men mit koreanischen Pop-Beats verband.

Kate-hers Rhee, geboren in Seoul, Südkorea und aufgewach-
sen in einem von Rassismus geprägten Arbeiterviertel in  
Detroit, Michigan, ist eine interdisziplinäre bildende Künstlerin, 
die Themen wie Sprache, Ernährung und Schönheitspraktiken 
zu Gegenständen ihrer Kunst macht, um so nationenübergrei-
fende Identitäten und die Konstruktion des Selbst zu erfor-
schen. Sie studierte am School of the Art Institute in Chicago 
und an der University of California, Irvine.

RHEEs Arbeiten und interaktive Projekte wurden gerade erst 
auf internationaler Ebene in Berlin, London und New York  
gezeigt. Sie ist mehrfache Preisträgerin von verschiedene Sti-
pendien und Kunstpreisen. Seit 2018 ist sie Teilnehmerin am 
Goldrausch Künstlerinnenprojekt in Berlin.

DOUBLE EYELID TUTORIAL 
2015, Video, HD, 16:9, Sound, 4:21 min

“Double Eyelid Tutorial” is a how-to video parody, a mock  
YouTube style beauty tutorial that utilizes revealing comments 
by YouTube viewers from many tutorial videos already in  
existence. It looks at the problematic nature of (Asian) notions 
of beauty, which are increasingly focused on gender and race. 
Befitting the context of this video, Rhee highlights a Europe-
an classical music tradition – the opera aria, Habanera, origi-
nally from Carmen – appropriated by Korean mega-popstar 
Park Ji-yoon in 1997. 

Kate-hers Rhee, born in Seoul, South Korea and raised in a  
racist working-class neighborhood in Detroit, Michigan, is an 
interdisciplinary visual artist who transforms topics such as  
language, food, and beauty into objects of her art to explore 
transnational identity and the construction of self. She studied 
at the School of the Art Institute in Chicago and at the Univer-
sity of California, Irvine.

RHEE's work and interactive projects have just been shown  
internationally at Berlin, London and New York. She won vari-
ous scholarships and art prizes. Since 2018 she participates in 
the Goldrausch Künstlerinnenprojekt in Berlin.

KATE-HERS 
RHEE Naïv, Fahrgasse 4

I CAN. YOU CAN.  
2012, Video, 4K, mono, 7:25 min

Eine Frau sitzt auf einer Couch, während sie ihren eisernen 
Blick in die Kamera richtet. Plötzlich beginnt sie zu sprechen. 
Ruhig und mit ausgewählten Worten offenbart sie ihre Gedan-
ken und Ideen. Der kunstunabhängig geschaffene Monolog 
beginnt sich in Widersprüche zu verstricken, die zwischen  
verschiedenen Ansichten und Ideologien hin- und hergerissen 
sind. Er ist das Ergebnis von Phrasen und Slogans aus ver-
schiedenen Werbespots, die zu einem fortwährend laufenden 
Monolog kombiniert wurden. 

Der deutsche Künstler Marko Schiefelbein lebt und arbeitet in 
Berlin. In seinen Filmen und Video-Installationen analysiert er 
Sprache und Bilderwelt der Werbebranche, um ihre Auswirkun-
gen auf die Erzeugung und den Wandel von Identität in unse-
rer Konsumgesellschaft zu erfassen. 
Seine Arbeiten wurden international in verschiedenen Ausstel-
lungen und auf Videokunstfestivals gezeigt.

I CAN. YOU CAN. 
2012, Video, 4K, mono, 7:25 min

A woman is sitting on a couch focusing her iron gaze into the 
camera and suddenly starts to speak. She reveals her 
thoughts and ideas calmly and with carefully chosen words. 
The monolog, created independently of art, starts to get tan-
gled up in contradictions, torn between different views and 
ideologies. It is a result of phrases and slogans from various 
commercials combined into a continuously running monolog. 

German artist Marko Schiefelbein lives and works in Berlin. In 
his film and video installations he analyzes the language and 
images of the advertising industry to determine its impact on 
the construction and transformation of identity in our consu- 
mer society. His works have been shown internationally in vari-
ous exhibitions and at video art festivals.

Wettbewerb Medienkunstpreis

MARKO SCHIEFELBEIN
Rahmen und Rahmen, Fahrgasse 7
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PHOTOBOOTH 
1980/2015, Video, 24 min

Photograph = Objekt. 
1980: Eine Videokamera ist in einem Raum mit einem Monitor 
so installiert, dass der Betrachter sich selbst wie in einem 
Spiegel sehen kann. Die Person soll von sich selbst ein Foto 
machen. Der Vorgang bis zum Drücken des Auslösers wird auf 
Video aufgezeichnet.

2015: 35 Jahre später wird dieser Vorgang mit den gleichen 
Personen wiederholt. Dieses Mal in Farbe.

Werner Schmiedel (wernerschmiedel.com) ist ein Photo- /  
Videokünstler und Filmemacher. Er studierte Visuelle Kommu-
nikation an der FH Niederrhein in Krefeld (1975-1977), Photo-
graphie bei Erich vom Endt an der Folkwangschule in Essen 
(1977-1980), und von 1979-1981 besuchte er die Videoklasse 
(Ursula Wevers) an der Kunstakademie in Düsseldorf. 1983  
verlässt Schmiedel Deutschland und geht nach New York. Es 
beginnt eine langjährige Zusammenarbeit mit Hannah Heer in 
New York und Wien. Neben künstlerischen Videoarbeiten ent-
stehen gesellschaftskritische Dokumentarfilme, die auf renom-
mierten internationalen Festivals u.a in New York, Telluride, 
Denver, Los Angeles, Berlin, Jerusalem, Valladolid, São Paulo, 
Mumbai und Wien gezeigt werden. 

Seit 2015 lebt und arbeitet Werner Schmiedel in Wien.

PHOTOBOOTH,  
1980/2015, Video, 24 min

Photographer = Object.  
1980: A video camera and monitor are set up in a room such 
that the observer can see him/herself as in a mirror. The per-
son is supposed to take a picture of him/herself. The process 
up until the shutter release is pressed is recorded on video. 

2015: 35 years later this process is repeated with the same 
people. This time, in color.

Werner Schmiedel is a photo/video artist and filmmaker. He 
studied Visual Communication at Hochschule Niederrhein, 
University of Applied Sciences in Krefeld (1975-7), Photogra-
phy under Erich vom Endt at Folkwang University of the Arts, 
Essen (1977-80) and attended the Video Class (Ursula Wevers) 
at Kunstakademie Düsseldorf from 1979-81. In 1983 Schmiedel 
left for New York. A long-term collaboration with the artist 
Hannah Heer started there. Together they produced artistic 
video works and socially critical documentaries which have 
been shown internationally at festivals in New York, Telluride, 
Denver, LA, Berlin, Jerusalem, São Paulo, Mumbai and Vienna.

Since 2015 Werner Schmiedel lives and works in Vienna.

WERNER SCHMIEDEL Schuh Ludwig, Fahrgasse 24

SIRENS 
Single Channel Video, Ton, 40 min, Loop

Die Arbeit „Sirens“ zeigt das stille Verschwinden derjenigen, 
die die Meere überqueren, um zu neuen Horizonten zu ge- 
langen. Angesichts der Unermesslichkeit des Meeres schreitet 
eine Kette aus Menschen still davon. Männer und Frauen gehen 
unermüdlich und dennoch leise Richtung Horizont. Geführt 
von ihrem Instinkt stürzen sie sich, wie von den unwiderstehli-
chen Liedern der Sirenen angezogen, in ein geheimnisvolles, 
unbekanntes Schicksal. Der Kraft der Elemente ausgesetzt, 
dem Brausen der Wellen, teilen sie dem Betrachter mit, dass sie 
am Leben sind.

Eine Sanduhr, die unermüdlich die andauernde Tragödie  
markiert. Eine düstere Metapher über die Migration.

Emmanuel Tussore, 1984 in Frankreich geboren, begann seine 
Karriere als Fotograf nach Beendigung seines Studiums in  
Barcelona. In seinen Arbeiten verknüpft er oftmals die Medien  
Fotografie, Video, Installation und Performance. Mit kritischem 
Blick auf soziale, politische und kulturelle Gegebenheiten kre-
iert er ein Abbild unserer heutigen Zeit und deren Ereignisse. 

SIRENS  
Single Channel Video, Sound, 40 min, Loop

“Sirens” addresses the silent disappearance of those crossing 
the seas towards new horizons. Faced with the immensity of 
the sea, a human chain silently proceeds. Men and women 
walk relentlessly but quietly toward the horizon. Guided by 
their instinct, they launch forth towards a mysterious fate as if 
drawn by an irresistible song. They crash against the power of 
the elements, the rush of the waves, telling us they are alive. 

An hourglass tirelessly marking the ongoing tragedy. A bleak 
metaphor of migration.

Emmanuel Tussore (b. 1984, France) began his career in pho-
tography after graduating from Institut d’Estudis Fotografics 
de Catalunya in Barcelona. Drawing on history and current 
events, his work takes a critical view of social, political, and  
cultural issues, exploring media such as photography, video, 
installation, and performance.

EMMANUEL
TUSSORE

Hans im Glück, Fahrgasse 29
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DER AFFICHIST 
2018, Video, HD, 34:11 min

Schicht für Schicht klebt der Künstler unterschiedliche Ge-
sichtsausdrücke, welche im Vorfeld ausgedruckt und zurechtge-
schnitten wurden, übereinander auf sein Gesicht. Gleich dem 
Prinzip der Décollage beginnt er die übereinander gelagerten 
Schichten aus Papier und Gesichtern nach und nach in Streifen 
und Fetzen wieder herunterzureißen. 

Markus Walenzyk wurde 1976 in Wiesbaden geboren, lebt und 
arbeitet in Mainz. Im August 2013 har er den Studiengang  
Medienkunst an der Kunsthochschule Mainz mit Diplom abge-
schlossen, zuvor (2003-2008) bereits sowohl ein Diplom als Me-
dien-Designer an der Fachhochschule erworben als auch (1998-
2001) die Ausbildung zum Mediengestalter erfolgreich 
absolviert. Zuletzt wurden seine Arbeiten in Venedig, Bonn und 
Dortmund präsentiert. 

THE „AFFICHISTE“ 
2018, Video, HD, 34:11 min 

The artist glues layer after layer of different facial expressions, 
which he has previously printed and cut out, onto his face, 
one on top of the other. Following the décollage principle he 
then begins to rip strips and shreds of the layers of paper and 
faces off again.

Markus Walenzyk (b. in 1976 in Wiesbaden) lives and works in 
Mainz. He gained his diploma in August 2013, graduating in 
Media Art at Kunsthochschule Mainz, having previously at-
tained a diploma in Media Design at the university (2003-8)  
after completing training as a media designer (1998-2001).
Most recently his works were exhibited in Venice, Bonn and 
Dortmund.

MARKUS WALENZYK
Holy Cross, Fahrgasse 7

IT ME 
2017, Video, Ton, 2:55 min

Eine Frau erkundet die eigene Identität durch Selfies,  
tierische Snapchat-Filter und die Sozialen Medien.

Joanie Wind wurde 1987 in Tucson, Arizona, geboren. Bis 2015 
studierte sie an der Eastern Michigan University, Ypsilanti, In-
terdisziplinäre Kunst. Heute lebt und arbeitet sie im Raum  
Detroit. Ihre Videos und Installationen wurden bereits in Ein-
zel- und Gruppenausstellungen präsentiert.

IT ME 
2017, Video, Sound, 2:55 min

A woman explores her identity through the lens of selfies, 
Snapchat filters that resemble animals, and social media. 

Joanie Wind (b. in Tucson, Arizona in 1987) studied Interdisci-
plinary Art at Eastern Michigan University, Ypsilanti until 2015. 
Today she lives and works in the Detroit area. Her videos and 
installations have been presented in solo and group shows.

JOANIE WIND
Galerie Christel Wagner, Fahrgasse 22
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RIGHTING  
2011, Video, Ton, 5:20 min

Righting ist Flora Bradwells Regiedebüt. Der amüsante 
„Mockumentary“-Film, eine fiktionale Dokumentation, gibt 
uns einen Einblick in das Leben Christopher Baileys (gespielt 
von Simon Perkins), eines exzentrischen Fans von Laden- und 
Hausbeschriftungen. Chris ist ein lebender Anachronismus, 
der im Londoner Stadtteil Hackney haust. Sein Lebensinhalt 
ist es, fehlende Buchstaben an Ladenschildern und Häuser-
fronten zu ersetzen, er sieht sich selbst als „Robin Hood der 
Beschilderung“

Flora Bradwell lebt in London. Sie studierte Malerei an der City 
& Guilds of London Art School. Ihre dynamischen Gemälde 
von Clowns und Theaterdarstellern sowie ihre schillernden  
Videos und Performances, die sie derzeit unter dem Alter Ego 
Bella Lordwarf präsentiert, wurden auf internationaler Ebene 
ausgestellt und aufgeführt.

RIGHTING   
2011, Video, Sound, 5:20 min

Flora Bradwell made her debut as a director with “Righting”. 
The amusing mockumentary, a fictional documentary-style 
film, provides an insight into the life of Christopher Bailey 
(played by Simon Perkins), an eccentric fan of commercial and 
residential signs. Chris is a walking anachronism who lives in 
the London borough of Hackney. His purpose in life is replac-
ing missing letters in shop signs and house facades; he sees 
himself as the “Robin Hood of signage”.

Flora Bradwell lives in London. She studied Painting at the City 
& Guilds of London Art School. Her dynamic paintings of 
clowns and theater actors, as well as her colorful videos and 
performances, which she presents as her alter ego Bella  
Lordwarf, have been exhibited and performed internationally. 

FLORA BRADWELL
Galerie Tristan Lorenz/Galerie Rothamel, Fahrgasse 17
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MARIOLA BRILLOWSKA
AN DAS MORGENGRAUEN 
2011, HD, DIGI BETA, DVD, 3:06 min

Lola ist auf Liebesentzug. Um sich ersatzweise zu befriedigen, 
schneidet sie einem Vogel die Kehle durch, legt seinen ausge-
bluteten Körper ins Eisfach und missbraucht sexuell den 
Staubsauger.

Die Medienkünstlerin Mariola Brillowska, geboren und aufge-
wachsen in Polen, wanderte mit 20 Jahren nach Deutschland 
aus, wo sie an der HfbK Hamburg studierte. 2005-13 Professur 
an der HfG Offenbach/ Main. Sie wurde mehrfach mit diversen 
Film-, Poetry- und Hörspielpreisen ausgezeichnet, u.a. dem 
ARD-Pin Ball Award (2014), BHF Kurzes Mikro (2017), dem 
MUVI - Publikumspreis Oberhausen (2017) und der Goldenen 
Lola (Deutscher Kurzfilmpreis 2017).

TO THE DAWN 
2011, HD, DIGI BETA, DVD, 3:06 min

Lola is going through love withdrawal. In order to at least  
attain a substitute for sexual satisfaction she cuts a bird’s 
throat, puts the bloodless body in the freezer and sexually 
abuses a vacuum cleaner. 

Media artist Mariola Brillowska was born and grew up in Poland 
before immigrating to Germany at the age of 20, where she 
went on to study at HfbK Hamburg. Between 2005 and 2013, 
she held a professorship at HfG Offenbach. She has won vari-
ous film, poetry and radio play awards, including the ARD-Pin 
Ball Award (2014), BHF Kurzes Mikro (2017), the MUVI Audi-
ence Prize Oberhausen (2017) and the Golden Lola (German 
Short Film Award 2017).

Galerie Tristan Lorenz/Galerie Rothamel, Fahrgasse 17
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THE SHOW MUST GO ON  
2011, Single Channel Videoinstallation, 4:3 PAL DVD, 12 min

THE SHOW MUST GO ON thematisiert Hoffnung und Ent- 
täuschung und ist gleichzeitig der Versuch, einem der meist 
bearbeiteten Themen der Kunstgeschichte neues Leben ein-
zuhauchen: Jesu Christi Kreuzigung. Dabei verbindet die Vi-
deoarbeit die Bildwelten Dürers und Rembrandts mit der ange-
spannten Atmosphäre eines Box-Events. Das babylonische 
Sprachgewirr des deutschen, russischen und türkischen Publi-
kums trifft auf einen britischen Kommentator, der den Mann 
am Kreuz zum Champion hochlobt. Einen Gegner scheint es 
nicht zu geben, dafür aber Gong, Cutman, Trainer und den 
Knockout in der dritten Runde. Das Publikum ist rasend, der 
Kommentator sprachlos. 

Die Foto- und Videoarbeiten von Borsi Eldagsen sind mehr-
schichtige, poetische und verstörende Kommentare der 
menschlichen Existenz – gleichermaßen konzeptionell wie vi-
suell. In ihnen geht er den Aspekten eines zeitlosen menschli-
chen Phänomens nach: dem Drang, sich selbst zu verlieren. 

Boris Eldagsen (*1970) studierte Photographie und Bildende 
Kunst an der Kunsthochschule Mainz Konzeptkunst und Inter- 
media an der Akademie der Bildenden Künste, Prag und Freie 
Kunst an der Sarojini Naidu School of Arts & Communication 
Hyderabab, Indien. Seit 1997 lebt und arbeitet der Künstler in 
Berlin. Seine Videos und Medienkunst wurden in internationa-
len Kunsteinrichtungen und auf zahlreichen Festivals weltweit 
gezeigt. 2013 erhielt er den „Prix Voies Off“ in Arles und 2015 
den „Photography Show Award“ auf dem FORMAT Festival in 
Derby. Seit 2014 ist Boris Mitglied der Deutschen Fotografi-
schen Akademie. 

THE SHOW MUST GO ON, 
2011, Single Channel Videoinstallation, 4:3 PAL DVD, 12 min

THE SHOW MUST GO ON addresses hopes and disappoint-
ments while simultaneously attempting to bring new life to 
the theme maybe most often addressed in the history of the 
short story: the crucifixion of Christ. In doing so, the video 
piece links Dürer’s visual worlds with the tense atmosphere of 
a boxing match. The audience’s babble in German, Russian 
and Turkish language is interspersed by the British commen-
tator’s remarks as he extols the man on the cross to be the 
winner. There does not seem to be an opponent, but a gong, 
the cutman, the coach and a knockout in the third round. The 
audience goes wild, the commentator is lost for words. Borsi 
Eldagsen’s photo and video pieces offer a multi-layered, po-
etic and disturbing commentary of human existence – both in 
conceptual and visual terms. The artist looks at aspects of a 
timeless human phenomenon: the drive to lose oneself. 

Boris Eldagsen (* 1970) studied Photography and Fine Arts at 
the Art Academy Mainz, Concept Art and Intermedia at the 
Academy of Fine Arts, Prague and also Liberal Arts at the  
Sarojini Naidu School of Arts & Communication Hyderabab, 
India. He has lived and worked in Berlin since 1997. His videos 
and media art have been shown at international art institutions 
and numerous festivals world-wide. In 2013, he was awarded 
the “Prix Voies Off” in Arles and in 2015 the “Photography 
Show Award” of the FORMAT Festival in Derby. Since 2014  
Boris is a member of the German Photographic Academy

BORIS ELDAGSEN
Galerie Leuenroth, Fahrgasse 15
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NERO  
2006, Videoprojektion, 4:3, Ton, 2:35 min

Ein Junge steht fast regungslos am Fenster einer römischen 
Villa und beobachtet die in den Bildhintergrund einkopierte 
brennende Stadt. Sentimentales 50er Jahre Kino trifft hier auf 
historisierenden Kitsch. Psychologisch aufgeladen wird das ar-
tifizielle Ensemble durch eine weibliche Stimme, deren Her-
kunft rätselhaft bleibt. Direkte mütterliche Ansprache, innerer 
Monolog oder projizierte Erinnerung?

Christoph Girardet wurde 1966 in Langenhagen geboren. Er 
studierte an der den Experimentalfilm und die Videokunst in 
Deutschland prägenden Filmklasse der Hochschule für Bilden-
de Künste in Braunschweig. Seine Videoarbeiten und -installati-
onen, die er seit 1989 produziert, wurden in Ausstellungen und 
auf Festivals unter anderem in Cannes, Venedig, New York, 
Sydney, Toronto und Berlin gezeigt.

NERO 
2006, Videoprojection, 4:3, Sound, 2:35 min

A boy stands almost entirely motionless at the window of a 
Roman villa and watches the burning city copied into the 
background. Sentimental cinema from the 1950s here meets 
historicizing kitsch. The artificial ensemble becomes psycho-
logically charged through the female voice without a clear ori-
gin. Is it a direct, motherly address, an inner monologue or 
projected memory? 

Christoph Girardet (b. 1966 in Langenhagen) studied in the 
Film class at Braunschweig University of Art, which was to 
prove formative for experimental film and video art in Ger- 
many. His video works and installations, which he has been 
producing since 1989, have been shown at exhibitions and  
festivals worldwide (Cannes, Venice, New York, Sydney,  
Toronto, Berlin).

CHRISTOPH GIRARDET Galerie Maurer, Fahrgasse 5
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SPIN 
2010, Animationsvideo, HD, 3:55 min

Der Animationsfilm Spin zeigt eine irrwitzige Choreographie 
von Soldaten, die sich zu Swing-Musik in einem Kaleidoskop 
bewegen. Mal unbeholfen wie Hampelmänner, mal tänzerisch 
im HipHop-Stil. Am Ende vernichten sie sich gegenseitig. Eine 
boshafte Kontrastierung der ästhetischen Gegenwart, in der 
die grausamen Akte des Krieges in Computerspielen und  
Actionfilmen als Gegenstand von Unterhaltung und Verharm-
losung erscheinen. 

Der deutsche Medienkünstler Max Hattler studierte Animati-
onsfilm am Royal College of Art in London. Seine Animations- 
filme, Video-Installationen und Audiovisuellen Performances  
wurden weltweit präsentiert und aufgeführt. Derzeit lebt er in 
Hong Kong und lehrt dort an der School of Creative Media, der 
City University of Hong Kong. 

SPIN 
2010, Animation-Video, HD, 3:55 min

The animated film “Spin” shows soldiers moving in a kaleido-
scopic structure and a mad choreography set to Swing music. 
Sometimes they are clumsy like jumping jacks, at other times 
they dance in a HipHop style. The piece ends with them de-
stroying each other. The piece draws a venomous picture of 
our aestheticized present, in which cruel acts of war are 
played down and turned into a source of entertainment in 
computer games and action movies.

German media artist Max Hattler studied Animation at the 
Royal College of Art in London. His animated films, video in-
stallations and audio-visual performances have been present-
ed and staged world-wide. He currently lives in Hong Kong, 
where he teaches at the School of Creative Media of Hong 
Kong’s City University.

MAX HATTLER Galerie Mühlfeld + Stohrer, Fahrgasse 27
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DESTRUCT 
2006, Video, 2:20 min

Vorlage dieser für einen Animationsfilm ungewöhnlich kom- 
plexen Zeichnungen sind Reportage-Fotografien. Im Video  
werden sie bewusst einer konkreten Stellungnahme zu den  
gezeigten Bildern entzogen. Der Film entwickelt keine narra- 
tive Handlung: metamorphose Zeichnungen zersetzen sich  
ausgehend von einem Bildgegenstand in Lineamente, die sich 
weiter zum nächsten Bildgegenstand hin formieren. Durch die 
Transformation in das Medium der Zeichnung werden sie zu 
Bestandsaufnahmen, die Identitäten verwischen und die Bilder 
rücken in eine beunruhigende, schwer greifbare mediale Ferne. 

Aline Helmcke wurde in Berlin geboren. Sie studierte Bildende 
Kunst an der Universität der Künste Berlin und Animation am  
Royal College of Art in London. Sie lebt in Berlin und Leipzig und 
ist neben ihrer Arbeit als Bildende Künstlerin (Schwerpunkte: 
Zeichnung, Collage und analoge Animation) als Animation Pro-
fessional auch in der Lehre tätig, zur Zeit an der Professur Multi-
mediales Erzählen der Bauhaus-Universität Weimar. Ihre Filme 
wurden bereits auf zahlreichen internationalen Festivals gezeigt. 

DESTRUCT 
2006, Video, 2:20 min

The drawings on which this animated film is based are excep-
tionally complex for the genre and based on reportage photo-
graphs. The video deliberately avoids making a definitive  
statement in relation to the images shown. The film does not 
develop a narrative plot: metamorphosing drawings break 
down into lineaments from a depicted object outwards before 
reforming as new visual content. The transformation of the im-
ages into drawings then becomes a stocktaking exercise that 
blurs identities and pushes these visuals into a disturbing medi-
ated distance that is hard to grasp. 

Aline Helmcke was born in Berlin. She studied Fine Art and 
Animation in Berlin and London. She lives in Berlin and Leipzig 
and in addition to her work as a visual artist also works as an 
animation professional in teaching, currently at the Bauhaus 
University Weimar. Her films have been shown at numerous  
international festivals. 

ALINE HELMCKE Galerie Tristan Lorenz/Galerie Rothamel, Fahrgasse 17
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EGODYSTON 
2009, Animationsvideo, 3:26 min

Eine Nacht davor. Lauter falsche Ansätze. Andere Augen  
wären gut. Einfach zu viele Störfaktoren.

Als „egodyston“ werden in der Psychopathologie Phänomene 
und Symptome bezeichnet, die von einer Person als fremd 
und störend erlebt werden bzw. die als nicht integraler Be-
standteil der eigenen Person begriffen werden. 

Xenia Lesniewski wurde 1985 in Frankfurt am Main geboren 
und lebt heute in Wien, Berlin und Frankfurt. Sie studierte 
Freie Kunst an der HFG Offenbach mit dem Schwerpunkt  
Malerei und neue Medien. Mit ihren Arbeiten ist sie seit 2009 
in zahlreichen internationalen Ausstellungen und auf Festivals 
zu sehen gewesen. Gerade erst erhielt sie eine Förderung 
durch das Bundeskanzleramt Österreich für ihre Künstlerkol- 
laboration „Club Fortuna“. 

EGODYSTON 
2009, Animation-Video, 3:26 min

A night before. Any given attempt is wrong. Different eyes 
would be good. There are simply too many disruptive factors. 

In psychopathology, “egodystonic” pertains to phenomena 
and symptoms that a person experiences as other or bother-
some, or that cannot be perceived as integral part of one’s 
own person. 

Xenia Lesniewski (b. in 1985 in Frankfurt/Main) currently lives 
and works in Vienna, Frankfurt and Berlin. She studied Fine Art 
at HfG Offenbach with a focus on painting and the new media. 
Since 2009 she has exhibited her works at numerous interna-
tional exhibitions and festivals. She was recently awarded a 
grant by the Austrian federal Chancellery for her artistic col-
laboration “Club Fortuna”. 

XENIA LESNIEWSKI
Galerie Tristan Lorenz/Galerie Rothamel, Fahrgasse 17
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ACCESS 
2012, Single Channel Video, Ton, 9:17 min

7 Herren fahren Aufzug. Eine Frau putzt. Ein Mann und ein Ju-
gendlicher fahren U-Bahn. Ein älterer Herr holt einen jüngeren 
Mann in der U-Bahnhaltestelle ab. Räume verändern und ver-
schachteln sich. Aufzugstüren öffnen und schließen sich.

Anuk Miladinovic, 1984 geboren in Basel, lebt und arbeitet in 
München. Von 2005 bis 2011 studierte sie an der Akademie der 
Bildenden Künste München bei Joseph Kosuth und Klaus vom 
Bruch. Von 2011 bis 2012 war sie Meisterschülerin von Peter 
Kogler. 2013 war sie Preisträgerin des Medienkunstpreises 
„vkunst“. Es folgen weitere Auszeichnungen und Stipendien. 
Seit 2012 sind ihre Werke regelmäßig in Ausstellungen auf der 
ganzen Welt zu sehen. 

ACCESS 
2012, Single Channel Video, Sound, 9:17 min

Seven men ride an elevator. A woman cleans. A man and a 
teenage boy take the underground. An older man picks up a 
younger man at an underground station. Rooms change and 
interleave. Elevator doors open and close. 

Anuk Miladinovic (b. 1984 in Basel), lives and works in Munich. 
She studied under Joseph Kosuth and Klaus vom Bruch at the 
Academy of Fine Arts in Munich from 2005-11. From 2011-
2012, she studied in Peter Kogler’s master class. In 2013 she 
was awarded with the Media Art Prize “vkunst” for her work 
“Access”. Further renowned awards and scholarships followed. 
Since 2012 her works have been regularly shown in exhibitions 
around the world.

ANUK 
MILADINOVIC

Foto-Studio Hoffmann, Weckmarkt 1
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BLACK HOLE 
2009, DV Pal, 2 min

Das Video „Black Hole“ zeigt die Grenzen der digitalen  
Kamera: Eine schwarzgekleidete Person entfernt Schnee auf 
dem Boden, bis sie farblich eins wird mit dem Untergrund. 
Durch die Lichtverhältnisse erscheint es, als würde die Per-
son vor der Kamera verschwinden.

Johanna Reich wurde 1977 in Minden geboren. Sie studierte 
seit 2000 u.a. in Münster und Hamburg. Ab 2006 war sie 
Meisterschülerin von Prof. Wim Wenders. 

2017 wurde sie mit dem Frauenkulturpreis des LVR ausge-
zeichnet. Johanna Reich ist regelmäßig in nationalen und  
internationalen Ausstellungen vertreten. Heute lebt und  
arbeitet sie in Köln.

BLACK HOLE 
2009, DV Pal, 2 min

The video “Black Hole” highlights the limitations of digital 
photography: A person dressed in black removes snow from 
the ground until visually becoming one with the terrain. The 
lighting conditions make it look as though the person were 
disappearing in front of the camera. 

Johanna Reich (b. 1977 in Minden) began her studies in 2000, 
attending universities in Munster and Cologne among other 
places. From 2006 onwards she joined Prof. Wim Wenders’ 
master class. She currently lives and works in Cologne. In 
2017 she was awarded the Rhineland cultural award for  
women. Johanna Reich’s works are regularly showcased in  
exhibitions in Germany and abroad.

JOHANNA REICH
Dominikanergasse, Fahrgasse 20
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JULIA CHARLOTTE RICHTER
DOWN THE RABBIT HOLE 
2010, Single Channel Videoinstallation, HD, 6:35 min

Down the Rabbit-Hole bezieht sich auf ein Zitat aus dem Ro-
man Alice im Wunderland: “Dear, dear! How queer eve-
rything is today! And yesterday things went on just as usual. 
I wonder if I’ve been changed in the night? Let me think: 
was I the same when I got up this morning?” 

In der lautlosen Loop-Projektion schwebt die Kamera durch 
einen zwielichtigen Raum, in dem der Fußboden mit einer 
Vielzahl von schlafenden, jugendlichen Mädchen bedeckt 
ist. Ein groteskes Bild eines adoleszenten Tiefschlafs - eines 
Zustandes des endlosen Übergangs. 

Julia Charlotte Richter wurde 1982 in Gießen geboren. Heute 
lebt und arbeitet sie in Berlin. Sie studierte in Deutschland, 
Großbritannien und Taiwan und war von 2010 bis 2011 Meis-
terschülerin von Prof. Corinna Schnitt an der Universität der 
Künste in Braunschweig. Im letzten Jahr wurde sie mit einem 
Stipendium der Hessischen Kulturstiftung und dem Reise- 
stipendium der Kunststiftung NRW (California & Nevada)  
ausgezeichnet. Seit 2011 ist sie mit Einzel- und Gruppenaus-
stellungen in Kunstinstitutionen weltweit vertreten.

DOWN THE RABBIT HOLE 
2010, Single Channel Videoinstallation, HD, 6:35 min

Down the Rabbit-Hole refers to a quote from the novel Alice 
in Wonderland: “Dear, dear! How queer everything is today! 
And yesterday things went on just as usual. I wonder if I’ve 
been changed in the night? Let me think: was I the same 
when I got up this morning?” 

The silent loop projection sees the camera drift through a 
dimly lit room filled with a great number of sleeping teen-
age girls. A grotesque image of adolescent deep sleep – a 
state of endless transition. 

Julia Charlotte Richter (b. in 1982 in Giessen) currently lives 
and works in Berlin. She studied in Germany, the UK and  
Taiwan, and in Prof. Corinna Schnitt’s master class of at 
Braunschweig University of Art from 2010 -1. Last year she 
was awarded with a scholarship of the Hessische Kulturstif-
tung and a travel grant of Kunststiftung NRW (California & 
Nevada). She has exhibited in solo and group shows in art  
institutions worldwide since 2011.

Maria, Fahrgasse 10
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GET ACROSS 
2011, 4:3 NTSC, 1:16 min

Ein Goldfisch in einem Wasserbecken, in welchem das Wasser 
durch Luftdruck in zwei Seiten aufgeteilt ist, versucht von der 
einen Seite zur anderen zu gelangen. Nach mehreren Ansät-
zen gelingt es ihm, und das Video wechselt von der Perspekti-
ve des Betrachters in die des Fisches.

Tomoyuki Ueno wurde 1982 in Kobe, Japan, geboren. Derzeit 
lebt und arbeitet er in Berlin und Kobe. Er studierte u.a. Inter 
Media Art an der Tokyo University of Arts und der Universität 
der Künste in Berlin. 2015 war er in einer Einzelausstellung in 
der Raketenstation Hombroich der Stiftung Insel Hombroich in 
Neuss zu sehen. 2016 nahm er in Tokyo an der Print Art Trienna-
le teil. Sein Werk wurde bereits mehrfach auf internationaler 
Ebene ausgestellt. Zeitgleich zu vkunst frankfurt ist er mit einer 
Einzelausstellung im Künstlerhaus Bethanien in Berlin vertreten 
(13. April bis 06. Mai 2018). 

GET ACROSS 
2011, 4:3 NTSC, 1:16 min

A gold fish in a water basin in which the water is divided into 
two sides by air pressure tries to get from one side to the 
next. The fish manages to cross after several attempts, at 
which point the perspective of the video changes to that of 
the fish. 

TOMOYUKI UENO (b. in 1982 in Kobe, Japan) lives and works 
in Berlin and Kobe. He studied Inter Media Art at the Tokyo 
University of Arts, as well as Art and Media at the University of 
the Arts, Berlin. In 2015 he had a solo show at Raketenstation 
Hombroich (Stiftung Insel Hombroich) in Neuss. He took part 
in the Print Art Triennale 2016 of Kyoto and has presented his 
work in various international institutions. Parallel to vkunst, 
Ueno has a solo show at Künstlerhaus Bethanien Berlin  
(April 13 –May 06, 2018).

TOMOYUKI UENO
Foto-Studio Hoffmann, Weckmarkt 1
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BIG BUSINESS BRAUCHT PLATZ 
2013, Video, 5:55 min

Das Video von Martin Wenzel zeigt die Transformation einer 
Arbeit des Künstlers aus dem Jahr 2011. In diesem Werk  
diente das Innere einer Absetzmulde als Negativform für die 
Fertigung einer Skulptur. Die in einem Container entstandene 
Arbeit wurde während des Rundgangs der Städelschule 2011 
gezeigt und kurz darauf mangels Lagermöglichkeiten von  
einer adäquaten Maschine zerstört.

Martin Wenzel, 1979 in Offenbach geboren, studierte von 2002 
bis 2009 an der HFG Offenbach und von 2010 bis 2014 an der 
Städelschule in Frankfurt bei Tobias Rehberger. Seit 2009 war 
er mehrfach in internationalen Einzel- und Gruppenausstellun-
gen (Deutschland, Thailand, Brasilien) zu sehen und Stipendiat 
zahlreicher Kunst- und Kulturstiftungen (2018, Reisestipendi-
um, Hessische Kulturstiftung; 2015, Jahresstipendium, Künst-
lerhilfe e.V.). Der Künstler lebt und arbeitet in Frankfurt am 
Main. 

BIG BUSINESS BRAUCHT PLATZ 
2013, Video, 5:55 min

Martin Wenzel’s video piece shows the transformation of one 
of the artist’s works made in 2011. The sculpture in question 
was cast using the inside of a skip as a negative mold. The art 
work created inside a container was showcased as part of the 
Städelschule Rundgang exhibition of 2011, then destroyed  
using an adequate machine shortly afterwards due to lack of  
storage space. 

Martin Wenzel (b. 1979) studied at HfG Offenbach from 2002-9 
and at Städelschule under Tobias Rehberger from 2010-14. He 
has exhibited in numerous international solo and group shows 
since 2009 (Germany, Thailand, Brazil) and has won a number 
of arts and culture scholarships (2018, travel grant, Hessische 
Kulturstiftung; 2015, annual scholarship, Künstlerhilfe e.V.). He 
lives and works in Frankfurt/Main. 

MARTIN WENZEL
Galerie Tristan Lorenz/Galerie Rothamel, Fahrgasse 17
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EVENT 
2011, Video, HD, 3:47 min

„Event“ ist ein Spin-Off Film zu Heli Meklins Tanz  
Performance „Simple Events“.

Timo Wright ist ein Medienkünstler aus Helsinki. Er studierte 
an der Aalto University School of Arts and Design in Helsinki 
bis 2014. Seit Mitte der 2000er war er in diversen nationalen 
und internationalen Ausstellungen vertreten (Kunsthalle Char-
lottenborg, 2017&2018, Samuelis Baumgarte Galerie 2017,  
Galerie Anhava 2016, Helsinki Art Museum, 2013).  
Seine Filme wurden weltweit auf über 40 Festivals gezeigt. 

EVENT  
2011, Video, HD, 3:47 min

„Event“ is a spin-off film from Heli Meklin’s dance perfor-
mance „Simple Events“

Timo Wright is a media artist based in Helsinki, Finland. Wright 
completed an MA at Aalto University School of Art and Design 
in Helsinki in 2014. He has in exhibitions in Finland and abroad 
since the mid-2000s (Kunsthalle Charlottenborg, 2017 and 
2018, Samuelis Baumgarte Galerie 2017, Galerie Anhava 2016, 
Helsinki Art Museum, 2013). His films have been shown at over 
40 festivals worldwide.

TIMO WRIGHT
Galerie Tristan Lorenz/Galerie Rothamel, Fahrgasse 17
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PEOPLE DOING MOVES 
2017, Video, 8:36 min

In der Videoarbeit „people doing moves“ ist eine Gruppe junger Männer in Hipster-
Klamotten zu beobachten, die jeweils kurze Bewegungssequenzen ausführen. Dabei 
setzen sie ihren Körper auf ungewöhnliche und auch witzige Weise ein und formen 
dadurch für einen kurzen oder finalen Moment individuelle oder soziale Skulpturen 
im Raum.

Nils Löfke studierte von 2012 bis 2018 an der Hochschule für bildende Künste  
Hamburg Film, Performance, Zeitbasierte Künste. Er ist Mitglied in den Künstlerkol-
lektiven Hä*Wie!? sowie Taet Vremya & Birdmilk.

PEOPLE DOING MOVES 
2017, Video, 8:36 min

The video piece “people doing moves” shows a group of young men clad like  
Hipsters carry out short movement sequences. In the process, they use their bodies 
in unusual and at times humorous ways, forming individual or social sculptures in 
space for a short or final moment. 

Nils Löfke studied Film, Performance and Time-Based Art at HfbK Hamburg from 
2012-8. He is a member of the artist collectives Hä*Wie!? and Taet Vremya &  
Birdmilk.

NILS LÖFKE

BERLIN | RAUM FÜR VIDEOKUNST

Galerie der Mixer, Fahrgasse 22

Die drei Arbeiten wurden von der Vermittlungsplattform berlin | raum 
für videokunst speziell für die Räumlichkeiten der Galerie „Der 
Mixer“ zusammengestellt. 

The three works were compiled especially for the rooms of “Der 
Mixer” gallery by the berlin | raum für videokunst agency platform. 
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OFFAL 
2017, Video, 9:42 min

Die Aufnahmen für die Videoarbeit Offal (Innereien) wurden 
während eines Japan-Aufenthalts der Künstlerin in ihrer 
Wohngegend, dem ehemaligen Rotlichtviertel Yokohama,  
gedreht. Sie zeigen ihren entblößten Körper in einem kargen 
Appartement, umgeben von leeren Plastikflaschen und Hau-
fen zerknüllter Taschentücher. Irgendetwas scheint nicht zu 
stimmen, der Körper der Künstlerin wirkt eigentümlich ent-
rückt, die Flüssigkeiten und benutzten Taschentücher deuten 
darauf hin, dass sich der Körper infiziert hat, nur mit was? 

Die reduzierten Handlungen sind dem minimalistischen, exis-
tentiellen Formvokabular des Butoh-Tanzes entlehnt, mit dem 
sich Lennartsson in Japan intensiv befasste. Die Protagonistin 
ist auf eine eigentümliche Weise auf ihre Körperlichkeit kon-
zentriert, die zwischen Empfindsamkeit, Leiden und Selbst- 
behauptung oszilliert.

Ida Lennartsson wurde 1982 in Schweden geboren. Heute lebt 
und arbeite sie in Berlin. Sie studierte Kunst in Oslo und  
Hamburg. Ida Lennartsson setzt sich in ihrer Praxis u.a. mit 
dem Körper und körperlichen Prozessen auseinander. Dabei 
werden auch Elemente der Verletzlichkeit und des Verfalls  
visualisiert, die in der öffentlichen Darstellung des Körpers  
tabuisiert werden oder mit Ekel assoziiert sind. 

OFFAL 
2017, Video, 9:42 min 
 
Ida Lennartsson made the recordings for the video piece Of-
fal in the district where she lived, the former red-light district 
of Yokohama, during a stay in Japan. They show her naked 
body in a sparsely furnished apartment, surrounded by empty 
plastic bottles and piles of scrunched up tissue paper. Some-
thing doesn’t seem quite right, the body appears oddly dis-
connected from reality, while the fluids and used tissues point 
to its being infected, but what with?

The reduced movements are based on the minimalistic, exis-
tential formal vocabulary of Butoh dance, which Lennartsson 
studied intensively during her stay in Japan. The protagonist 
is focused on her physicality in a strange way, oscillating be-
tween sensibility, suffering and self-assertion.

Ida Lennartsson was born in Sweden in 1982. She currently 
lives and works in Berlin. She studied Fine Art in Oslo and 
Hamburg. In her art practice, Ida Lennartsson looks, among 
other things, at the body and physical processes. In doing so, 
she highlights elements of vulnerability and decay that carry a 
taboo or are associated with disgust in the way the body is 
usually portrayed in the public realm. 

IDA LENNARTSSON Galerie der Mixer, Fahrgasse 22
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NOT NO HORRORCORE SHIT 
2014, Video, 10:14 min 

Der Titel des Videos verweist auf eine Textzeile des Under-
ground-Hiphop-Songs, dessen bedrohlich wirkende Melodie 
über treibendem Beat im Verlauf des Videos zu hören ist und 
zweimal wiederholt wird: „Let me put my cape on, my rubber 
and my mask up. Not, no horror-core shit, this is porno-core” 
(Kool Keith: “Sexstyle” ). Das Video ist mit der Webcam eines 
MacBooks aufgenommen. Man sieht einen davorsitzenden, 
hellhäutigen jüngeren Mann in schwarzem Hoodie und Base-
ballcap in einem dunklen Raum, das Gesicht nur durch den 
fahlen Schein des Bildschirms erleuchtet. Nachdem die Musik 
einsetzt, rappt der Protagonist karaokeartig den Original-
Songtext und kämpft dabei sichtlich mit dem Tempo, der 
scharfen Rhythmik und dem obszönen, politisch in jeder Hin-
sicht unkorrekten Wortschatz des Original-Songs. Doch mit 
dem zweiten und dritten Durchlauf gewinnt er an Sicherheit. 

Benjamin Zuber, geboren 1982, lebt und arbeitet in Berlin. Er 
studierte u.a. in Karlsruhe, Wien und Nürnberg.  
In seinen Videos und Performances setzt Benjamin Zuber häu-
fig auf Versuchsanordnungen für sich selbst, mit Abläufen, die 
zwar konzeptionell durchgespielt werden können, sich aber 
erst in der physischen Durchführung verwirklichen – ohne das 
Ergebnis unter Kontrolle zu haben. 

NOT NO HORRORCORE SHIT 
2014, Video, 10:14 min 

The video’s title refers to a line in an underground HipHop 
song, the menacing melody and driving beat of which can be 
heard throughout the piece, a line that is repeated twice: “Let 
me put my cape on, my rubber and my mask up. Not, no  
horror-core shit, this is porno-core” (Kool Keith „Sexstyle“). 
The video was shot using a MacBook Webcam. We see a 
light-skinned young man in a black hoodie and baseball cap 
sitting in front of the laptop in a dark room, his face lit up 
only by the pale light emitted from the screen. As the music 
begins to play, the protagonist raps the original song lyrics in 
a karaoke style performance, visibly struggling with the 
speed, the sharp rhythm and the obscene vocabulary of the 
original song, which is politically incorrect in every way. From 
the second and third attempt onwards he gains confidence. 

Benjamin Zuber, born 1982, lives and works in Berlin. He stud-
ied in Karlsruhe, Vienna and Nuremberg among others. In his 
videos and performances Benjamin Zuber often employs test 
designs he himself becomes part of. Though the processes  
involved may be played out conceptually, they only become 
reality when made physical – which in turn is a procedure with 
an uncontrollable outcome.

BENJAMIN ZUBER Galerie der Mixer, Fahrgasse 22
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CALL OF CUTENESS 
2017, Animation, 2D, Ton, 4 min 

Beim Schauen der neuesten Katzen Fail Compilation holt uns 
alles außerhalb unseres Sichtfelds in diesem konsumistischen 
Albtraum wieder ein. Auf einem globalen Spielplatz werden 
Objekte fetischisiert und Subjekte zu Dingen gemacht. Die 
Körper offenbaren die Wirkungen von Macht, Lust und Hass.

Geboren 1995 in Offenbach am Main, arbeitet Brenda Lien als 
Autorenfilmerin und Filmmusik-Komponistin. Sie ist mehrfache 
Preisträgerin im Bereich Film und Musik und Stipendiatin der 
Studienstiftung des deutschen Volkes. Seit 2012 studiert sie 
Kunst an der Hochschule für Gestaltung Offenbach.

CALL OF CUTENESS 
2017, Animation, 2D, Sound, 4 min 

All that is outside our field of vision catches up with us as we 
watch the newest “cat-fail” compilations in this consumerist 
nightmare. Objects are fetishized and subjects objectified on 
a global playground. The bodies display the effects of power, 
pleasure and hate.

Born in 1995, Brenda Lien works as an independent filmmaker 
and film music composer. She has won several prizes for her 
film and musical works and is a scholar of German academic 
foundation “Studienstiftung des deutschen Volkes”. She has 
been studying Fine Art at Offenbach University of Art and  
Design since 2012.

BRENDA LIEN
1822-Forum, Fahrgasse 9

berlin | raum für videokunst
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