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FROM CREATURES TO CREATORS

Der Tod ist beunruhigend dicht an uns herangekommen. Zwangslaufig setzt
sich jeder Mensch durch die globale Pandemie mit Sterblichkeit ausein-
ander. Der Wunsch nach langem Leben hat aber nicht erst durch die jetzige
Situation eine vollig neue Bedeutung bekommen.

Durch das Paradigma der Wissenschaft ist der Tod kein géttliches Dekret
mehr, sondern eher ein technisches Problem. Nach neuesten Erkenntnissen
von Biogerontologen lasst sich die Lebensdauer mit Hilfe der richtigen Werk-
zeuge jetzt schon extrem ausweiten. So erforschen ,Biohacker” Méglichkei-
ten in den humanen Organismus einzugreifen, um seine Performance zu
verbessern, den Korper zu optimieren oder die DNA zu manipulieren. Und
auch die Transhumanisten suchen verstarkt biologische Grenzen durch tech-
nologischen Einsatz zu Gberwinden. Zwangslaufig stellt sich die Frage, ob
die Entwicklung einer dem Menschen ebenblrtigen kinstlichen Intelligenz
(KI) nicht auch das Ende des Homo Sapiens bedeutet.

Die Ausstellung £rom creatures to creators befasst sich mit dem
Menschsein im Hinblick auf unsere zukilnftige Existenz. Sie versammelt inter-
nationale Kinstler*innen, die den Umgang mit dem menschlichen Dasein
und den zukiinftigen Vorstellungen dessen vielféltig beleuchten und auch
den Versuch wagen, iiber das Endliche hinweg das Ubermenschliche weiter-
zudenken. In der Ausstellung werden unterschiedliche kinstlerische Ansatze
vereint und unsichtbare Linien molekularer (Bio-)Macht, Selbstoptimierungs-
prozesse, spirituelle Heilung und die Aussicht auf ewiges Leben vielschichtig
diskutiert.

(O saelia Aparicio
Animistic Aliens, 2021
Tapete

Fridge, 2021
Holz, Glas, Objekte

Fursona, Ferine und Ursula, 2020
Holz, Farbe

Saelia Aparicio (*1982, Valladolid) setzt sich in ihren Arbeiten, die von
Comic- und Zeichentrickfilmen inspiriert sind, anhand des Motivs desK&rpers
mit Ungleichheit und Nachhaltigkeit auseinander. Fur sie ist die Physis durch
ihre sich verandernde Form eine Art Maske, ein tragendes Kostiim, das
durch Alterung und Krankheit gepragt wird. Die Kiinstlerin nimmt ihr Publi-



kum filmisch mit auf Reisen durch Verdauungstrakte, Nerven und Venen,
wéhrend sie die Kérper mit Messern und Topfpflanzen spickt, um auf den
Einfluss der AuBenwelt auf das Innere und seine verborgenen Funktionen
hinzuweisen. Mal ziehen die Figuren in Zeichnungen und groBformatigen
Wandmalereien ihre Haut aus, lassen sie tber Stiihle drapiert zurlick, mal
tauchen Kreaturen unter Fingernageln auf. In ihrer humorvollen Formenspra-
che erzéhlt Aparicio symbolhaft von invasiven Spezies bis hin zu Wohnungs-
problemen oder der Klimakrise.

Fir das Kunsthaus Hamburg entwickelt die Kiinstlerin eine neue Wandarbeit,
die sie installativ teilweise durch bereits vorhandene Skulpturen erweitert. So
nehmen Korper die Form von Gebrauchsgegenstanden an, wie die drei
Stiihle Fursona, Ferine und Ursula. Gleichzeitig verschmelzen Kérperformen
an der Wand zu Hybriden, bei welchen die Grenzen zwischen den menschli-
chen, animalischen und pflanzlichen Attributen verschwimmen. Aparicio
macht uns auf die Selbst- und AuBenwahrnehmung aufmerksam. Indem sie
den menschlichen Korper als Gebaude interpretiert, Iasst sie uns unser eige-
nes Korpergefiihl reflektieren und stellt die Frage, in wieweit wir uns in unse-
rem Leib wohnhaft fihlen. Wie Architektur wiederum von der Natur bezwun-
gen werden kann, greift sie ebenfalls in Animistic Aliens in Form des japani-
schen Staudenknéterichs auf, der mit seinem Wurzelsystem und durch
starkes Wachstum in der Lage ist, Gestein aufzubrechen. Ahnlich wie der
Buddleja, um ca. 1900 als exotische Gartenpflanze eingefiihrt, zéhlt er durch
seine Invasion zum problematischen Gewachs. Durch die Kontextverschie-
bungen thematisiert die Kiinstlerin auch die Machtverhaltnisse zwischen
dem Menschen und seiner natirlichen sowie kinstlich geschaffenen Umwelt.

Aktuelle und vergangene Einzel- und Gruppenausstellungen umfassen u. a.: La Casa Encendi-
da, Madrid, 2019; wecollect, London, 2019; The Alexander Mc Queen Foundation Joyce, Hong
Kong, 2019; The Gibberd Gallery, Harlow, 2018; Sarabande, London, 2018; Belmacz, London,
2018; Shelf Spanish city, UK, 2018; Fold Gallery, London, 2018; Hotel La Louisiane, Paris, 2018;
The Tetley, Leeds, 2017; Turf Projects, Croydon, 2017; Changwon Sculpture Biennale, 2016;
ASC gallery, London, 2016; SeMA NANJI Hall, Seoul Museum of Art, Seoul, 2016; Liverpool
Bienniale, 2016; The Cockpit, London, 2016; Chalton Gallery, London, 2016.

(O samara Daioub & Zion Konig

forever no-body, 2021
VR-Brille, Video 3 min., drei Plotts auf Bannern

Samara Daioubs (*1995, Nirnberg) Videos, Installationen und Filme
beschaftigen sich u. a. mit der Relation von Angst und Sicherheit, wobei
soziale Abwehrmechanismen, die Idealisierung und die Verletzlichkeit des
K&rpers immer wiederkehrende Themen sind.



Zion Konig (*1997, Launingen an der Donau) arbeitet vor allem in Diszipli-
nen des Game-Designs, CGls und des 3D Character-Buildings. Mit einem
Hauptinteresse flir soziale Dynamiken thematisiert Kénig das Verhaltnis von
Utopie und Dystopie, sowie Fantasie und Realitat.

Fur das Kunsthaus Hamburg entwickeln die beiden Kinstler*innen mithilfe der
Virtual Reality gemeinsam eine neue Arbeit, die den menschlichen Kérper im
Kontext seiner Optimierungsprozesse hinterfragt. Wie kdnnen wir im virtuellen
Raum physische Anwesenheit erfahren? Cartesianischen Theorien wie René
Decartes zufolge, die von der Trennung von Leib und Verstand ausgehen, wird
der Kérper im VR oft als nicht présent verstanden. Dabei wird im Analogen
unsere eigene Existenz an der Physis und den von uns erbauten Architekturen
bemessen, wahrend unser Selbsterhaltungstrieb nach Ewigkeit strebt. Der
Kérper ist dabei zugleich Werkzeug als auch das, was es zu gestalten und
optimieren gilt. Im virtuellen Raum bewegen wir uns allerdings immateriell.
Laut Willam Gibson, einem der Hauptvertreter des Cyberpunk-Genres,
schwingt aber auch hierin der Wunsch nach Unsterblichkeit mit.

In dem 360°-Video werden die Zustéande der Instabilitdt und des Drangs nach
Selbsterhaltung in einer virtuellen Welt erkundet. Nach dem Aufsetzen einer
VR-Brille befindet man sich vorerst in der bekannten Ausstellungshalle. Sie
funktioniert als Ubergangsraum zwischen dem Analogen und Virtuellem. Um
einen herum fangt der Raum an wegzubrechen, man Iasst den 6rtlich veranker-
ten Korper und die Architektur hinter sich und wird in eine neue virtuelle Reali-
tat geleitet. Hier werden die menschlichen, realen Prozesse des Wachstums,
des Zerfalls und der Selbsterhaltung abstrahiert, visualisiert und erfahrbar
gemacht. Die Kiinstler*innen stellen dabei heterogene Beziige zu den Welten
des Cyberpunk her, sowie zum Erhalt architektonischer Baudenkmaler als auch
zur Suche nach neuen Existenzformen in Zeiten einer Pandemie.

Aktuelle und vergangene Einzel- und Gruppenausstellungen von Samara Daioub umfassen u. a.:
Wemaisnone, Berlin, 2019; The red floor gallery WdKA, Rotterdam, 2018; Kulturforum Berlin,
2017/2018; FriedrichstraBe Berlin, 2017; OHM Berlin, 2018; University Of Arts Berlin, Rundgang
2015-2019.

(O Ed Fornieles
DER GEIST: FLESH FEAST, 2016
Video, 08:02 min.

Associations (Auswahl), 2021
GroBformatige Tintenstrahldrucke auf matt glanzendem Fotopapier,
Passepartoutkarton mit mehreren Blendenfenstern



Die Installationen, Interaktionen, Video- und Wandarbeiten von

Ed Fornieles (*1983, Petersfield) beschaftigen sich haufig mit persénli-
chen und offentlichen Daten, die unsere unersattliche Aufmerksamkeitsoko-
nomie nahren.

~Wer willst du sein?” fragt das Video Der Geist: Flesh Feast, 2016 und ist
eine Reise in das Selbstmanagement, das den Kérper und den Geist als ein
System betrachtet, das es zu verstehen, zu nutzen und zu kontrollieren gilt.
Der Kinstler thematisiert darin das sogenannte Biohacking, bei dem sich
einerseits Do-It-Yourself-Biolog*innen mit Naturwissenschaften und im
Besonderen der Genetik beschéftigen, und andererseits die Modifikation
bzw. Optimierung des menschlichen Kérpers eine wesentliche Rolle spielt.
+Es ist bedngstigend, an all das Potenzial zu denken, das denjenigen
verloren geht, die nicht den Mut haben, es zu entfesseln — Du findest dich
nicht selbst, du erschaffst dich selbst” verlautet eine Stimme im Video von
Fornieles. Im Zentrum seines stetig oszillierenden Bildersturms steht als
kinstlerisches Alter-Ego ein Comic-Fuchs. Er berichtet von der Re-codierung
der eigenen Identitat, die darauf angelegt ist, durch optimierende Gedéacht-
nistibungen und Work-Outs schlieBlich im ,hack” des eigenen Verhaltens
zu minden. Durch die Kosten-Nutzen-Analyse wird der Mensch als Subjekt
durch gezielte Eingriffe zum formbaren Objekt, auf dem Weg zum vermeint-
lich besseren Ich.

Auch in seiner neuen Serie Associations, 2021 umkreisen die als quadrati-
sche Kacheln und in ineinandergreifenden Reihen und Spalten angeordneten
Bilder alles, was das Leben ausmacht. Basierend auf formalen und konzeptio-
nellen Assoziationen riicken sie unterschiedliche thematische Facetten in den
Fokus: Zerstorung; biologische und/oder technologische Reproduktion; das
Zusammenspiel von Natur und Kultur; der Konsum von Nahrung, Kérpern,
Bildern und/oder Waren. Mal bewusst und Uberlegt, mal tranceartig, intuitiv
und unreflektiert, entfalten sich in jede Richtung lesbare Assoziationsketten,
die zugleich von individuellen und kollektiven Subjektivitdten sowie dem
vernetzten Zustand zeitgendssischer Bilder und der Untrennbarkeit von
beidem sprechen. Die Serie hebt die fortlaufende Dynamik von Bildern
hervor, die heute unvergénglich in einem digitalen Raum existieren, der
zugleich menschlich und nicht-menschlich ist. Gleichzeitig verweist sie auf
den mentalen Zustand, den viele Social-Media-Unternehmen bei Nutzern
hervorrufen wollen, um ihre Aufmerksamkeit zu fesseln und sie manipulier-
barer in ihrem Nutzverhalten zu machen.

Aktuelle und vergangene Einzel- und Gruppenausstellungen umfassen u. a.: Associations,
Carlos/Ishikawa, London, 2021; Cel, Center For Contemporary Art Futura, Prag, 2019; | am
large, | contain multitudes, Galerie Wedding, Berlin, 2018; Peace, Schirn, Kunsthalle Frankfurt,
2017; Hybrid Layers, ZKM, Karlsruhe, 2017; DO DISTURB. Festival non-stop, Palais de Tokyo,



Paris, 2016; Hack your body, upgrade your mind, Schirn Kunsthalle, Frankfurt, 2016; Truth Table,
Cura - Basement Roma, Rom, 2016, 2016; Modern Family, Chisenhale Galerie, London, 2014;
New York New York Happy Happy, New Museum, New York, 2013; The Dreamy Awards, Park
Nights, Serpentine Galerie, London, 2012; Characterdate, Frame, Frieze Art Fair, London, 2012;
Happy Days in Basel, Theater Basel, 2012; The Hangover Part Il, Carlos/Ishikawa, London, 2011.

(O Pakui Hardware
Thrivers, 2019
Glas, Leder, Silikon, Metall, LED-Lampen, Stoffe

Pakui Hardware (gegriindet 2014) ist ein kollaboratives Kiinstlerduo
bestehend aus Neringa Cerniauskaité (*1984, Klaipeda) und Ugnius
Gelguda (*1977, Vilnius). Ihr Interesse richtet sich insbesondere auf die
enge Beziehung zwischen Technologie und Okonomie. Im Zentrum ihrer
Arbeit steht die Auseinandersetzung mit unserer physisch-kérperlichen Reali-
tat und unsere Beziehung zum Tod.

Dem Streben nach Unsterblichkeit und den damit direkt verbundenen
Fragen des Transhumanismus, liegt das cartesianische Weltbild und sein
Verstandnis von der Trennung von Subjekt und Objekt, Geist und Materie,
zugrunde. Der Mensch versteht sich hierbei nicht als Teil der Natur, vielmehr
erhebt er sich Uber die Umwelt, indem er versucht sie zu beherrschen. So
wurden in Japan 2019 sog. ,,Chiméren-Experimente” zugelassen, welche
die Forschung im Bereich der Organtransplantation auf ein neues Level
hob — menschliche Stammzellen werden bei diesem Verfahren in
Schweineembryonen herangezilichtet, um neue Erkenntnisse tber Organ-
zucht zu gewinnen. Im Kontext eines solchen biotechnologischen Prozes-
ses steht auch die Arbeit Thrivers, 2019 von Pakui Hardware. Die aus Glas
geformten Objekte bezeichnen die Kiinstler*innen selbst als , porése
Wirte des Lebens”. Unstet und zerbrechlich wie der menschliche Kérper
selbst, erinnern die Skulpturen an Organe oder komplexe Organismen,
die wie eine Kreuzung von Mensch und Pflanze anmuten. In ihrer Gesamt-
komposition stellen sie ein utopisch-dystopisches Zukunftsszenario dar, in
dem sich der Mensch von seinem eigenen Kérper emanzipiert. Die Arbeit
fragt auch, wie technische Entwicklung von wirtschaftlichen Interessen
durchdrungen ist und gleichzeitig die physische Realitat selbst, einschlieB3-
lich des menschlichen Korpers, formt. In Bezug auf die Geschwindigkeit
des technologischen Wandels stellt die Materie bei PH sowohl ein Hinder-
nis als auch ein Vehikel dar.

Aktuelle und vergangene Einzel- und Gruppenausstellungen umfassen u. a.: East Contemporary,
Mailand, 2021; Virtual Care, BALTIC Centre for Contemporary Art, Gateshead, 2021; Ausstel-



lung der Preistragerin und Stipendiat*innen der Giinther-Peill-Stiftung 2018 - 2020/2,
Leopold-Hoesch-Museum, Diren, 2021; Absent Touch, Gebauer Galerie, Berlin, 2020; Under-
belly, MdbK Leipzig, 2019; Thrivers, Polansky Gallery, Prag, 2019; The Seventh Continent, 16.
Istanbul Biennale, 2019; Extrakorporal, Bielefelder Kunstverein, 2018; The Return of Sweetness,
Tenderpixel, London, 2018; Creatures of Habit, Trafé Gallery, Budapest, 2017; Hesitant Hand,
National Gallery of Art, Vilnius, 2017; Vanilla Eyes, MUMOK, Wien, 2016; Low Form, MAXXI
Museum, Rom, 2019; Baltic Triennale 13, CAC Vilnius, 2018; Solar Bodies, Musee d'Orsay, Paris,
2018; Ungestalt, Kunsthalle Basel, 2017.

(O Alfred Kubin
Hans-von-Weber-Mappe, Nr. 524, Faksimile-Ausgabe 1989 der erstmals
1903 erschienenen Kunstmappe in 800 Exemplaren, Edition Spangenberg,
Herausgeber: Hans von Weber, Miinchen

15 Faksimiledrucke nach Federzeichnungen des Kinstlers: Wissenschaft;
Der Krieg; Epidemie; Hungersnoth; Vergessen - Versunken; Die Stunde der
Geburt; Der beste Arzt; Die Todesstunde; Nach der Schlacht; Das Pendel;
Der Angstschrei; Das Grausen; Der Schwéchling; Des Menschen Schicksal;
Macht

Wahrend um 1900 die durchschnittliche Lebenserwartungsdauer bei unter
50 Jahren lag und der oftmals unvorhersehbare Tod aus christlicher Sicht
eine kollektive, religiés-rituelle Begegnung mit dem ,Leben danach” war,
hat sich im Zuge der Sékularisierung und mit fortschreitendem Wohlstand
und medizinischer Versorgung das Verstandnis tber die Endlichkeit des
Lebens in den westlich-industrialisierten Regionen radikal gewandelt. So
steht die Hans-von-Weber-Mappe von Alfred Kubin (*1877, Leitmeritz —
1959, Zwickledt) fiir einen historischen Riickblick auf die Auseinandersetzung
mit der Sterblichkeit des Menschen, der die vielféltigen Bezlige zu den
zeitgendssischen Arbeiten der Ausstellung herstellen |&sst.

Das CEuvre des Grafikers, Schriftstellers und Buchillustrators ist gepragt von
einem spannungsvollen Verhaltnis zwischen Angst und Traum, zwei Aspekte,
die flr ihn untrennbar miteinander verbunden waren. In seinem gesamten
grafischen Werk finden sich klassische Motive der Verganglichkeit wie
beispielsweise die Uhr und der Schadel, die sich bei Kubin zwischen
Tauschung und Realitét, tatsdchlicher Wahrnehmung und Imagination bewe-
gen. Die bedrohlich, beklemmend und dister wirkenden Darstellungen in
seinen Zeichnungen offenbaren die abgriindigen Seiten des Lebens und
thematisieren insbesondere das Nichtige, Irdische, Brutale und Gewaltsame.

Auf unkonventionelle Art erzahlt Kubin mit seiner Auswahl an Zeichnungen
aus dem Jahr 1903 die Geschichte des menschlichen Schicksals seiner Zeit.



Angefangen vom Moment der Geburt ist der Mensch dem Leben mit Epide-
mien, Hungersndten und Kriegen ausgeliefert. Unter dem Regiment bedroh-
licher und vernichtender Schicksalsmachte kreisen die einzelnen Blatter
jeweils fur sich in immer neuen Formen um Verderben, Tod und Abhangig-
keit, wie beispielsweise in Der beste Arzt. Fremdartig und bedriickend
erscheint der Mensch auf dem Sterbebett in dieser Zeichnung. Mit unnatir-
lich langen Beinen liegt er auf einem Bett, die Hande auf der Brust zu einer
betenden Geste gefaltet. Einem mittelalterlichen Ritual nach, nahm man auf
diese Weise noch bis ins 19. Jahrhundert in sog. Sterbehdusern Abschied
vom irdischen Leben. Dieser Sterbekunst (,,ars moriendi”) nach begegnet
man dem Tod, indem man sein Seeelenheil erbat. Der Tod zeigt sich in
dieser Tuschezeichnung Kubins in Form einer kahlen, skelettartigen Person
in Referenz auf die lkonographie der Madame Mors, die den Tod in der
Darstellung einer Frau verkérpert. Indem Kubin den Tod nicht in selbstrefe-
rentieller Funktion auftreten Iasst, sondern durch den Titel als Arzt be-
schreibt, prangert er satirisch die Uberheblichkeit und die Gleichgiiltigkeit
der Arzte seiner Zeit an, die ihre Patienten wie Marionetten behandelten,
obwohl sie im Ernstfall machtlos waren. In diesem Bild scheint die Erl6sung
vom Leid nur mdglich durch den Tod — der ,beste Arzt” der Welt.

(O Mary Maggic
Open Source Estrogen, 2015
Grafisches Manifesto

Housewives Making Drugs, 2017
Video, 10:12 min.

Mary Maggic (*1991, Los Angeles) ist ein*e nicht-binare*r Kiinstler*in,
die*der an der Schnittstelle von Biotechnologie, kulturellem Diskurs und
zivilem Ungehorsam arbeitet. Xiem Kunstpraxis umfasst dokumentarische
Videos, wissenschaftliche Methodik, 6ffentliche Workshopologie, Performan-
ce und groBformatige Installationen. Xier erforscht u. a. wie das Ethos und
die Methoden des ,Biohacking” dazu dienen kénnen, unsichtbare Strukturen
molekularer (Bio-)Macht zu entmystifizieren.

Im groB angelegten interdisziplindren Forschungsprojekt Open Source
Estrogen, 2015 verbindet Maggic Do-it-yourself-Wissenschaft, Kérper-

und Geschlechterpolitik und 6kologische Vernetzung der Gegenwart. Als
Antwort auf die verschiedenen Biopolitiken der hormonellen Kontrolle tiber
weibliche und Trans- Kérper, die systemisch und institutionell vorgeschrie-
ben werden, zielt die Arbeit darauf ab, ein System von DIY/DIWO-Protokol-
len fir die Emanzipation des Biomolekiils Ostrogen zu entwickeln. Im Kunst-



haus Hamburg zeigt Maggic in dem grafisch gestaltetem Manifesto das
Potenzial fur Erbguttransformationen sowie kulturell konstruierte
Geschlechterbilder auf — und [&dt zum biologischen wie digitalen Gen-
der-Hacking ein.

Teil von Open Source Estrogen ist auch die Videoarbeit Housewives Making
Drugs, 2017. Es stellt eine fiktive Kochshow nach, in der die beiden Anima-
teur*innen und Transfrauen Maria und Maria dem Publikum Schritt fiir Schritt
vorfiihren, wie man in der Kiiche seine eigenen Hormone mit einem einfa-
chen ,Urin-Hormon-Extraktionsrezept” herstellen kann. Die Arbeit themati-
siert gesellschaftlich definierte Normen und sexuelle Identitéten, die Darstel-
lung von Sexualitat in den Medien, sowie die Schwierigkeiten, mit denen
Individuen zu kdmpfen haben, die sich einer Hormonbehandlung unterzie-
hen. Angesiedelt im hauslichen und politisierten Raum der Kiiche, hinterfragt
xier auch wissenschaftliche Berichte und |6st sie aus ihren patriarchalen und
kapitalistischen Machtstrukturen. Xier inszeniert ein Szenario, in dem die
~Hausfrauen-Hackerin” endokrinologisches Wissen und Kérper-/Ge-
schlechtssouverénitat erlangt, wahrend sie die traditionellen geschlechtsspe-
zifischen Normen, die fir die Kiiche typisch sind, untergrabt. Maggic entwirft
eine Welt, die von weniger Diskriminierung und mehr Selbstbestimmung
gepragt ist. Indem xier die Teile des komplexen Netzes epigenetischer
Verstrickungen aufzeigt, wird verdeutlicht, wie unser Leben durch die hormo-
nelle Vergiftung unserer Umwelt geschadigt werden kann.

Aktuelle und vergangene Einzel- und Gruppenausstellungen umfassen u. a.: Migros Museum
Zirich, 2020; Art Laboratory Berlin, 2020; Walker Art Center, Minneapolis, 2020; Center for
Contemporary Arts, Prag, 2020; Science Galerie, London, 2020; Mz Baltazars Lab, Wien, 2019;
Kampnagel, Hamburg, 2019; Tetem, Enschede, 2019.

(O Bernard Picart
Tithon, mari de I"Aurore, changé en cigale/ Thitonos, Mann von Aurora, in
eine Grill verandert, 1730
Druckgraphik (Reproduktion)

Nicht erst seit dem Beginn des 21. Jahrhunderts gibt es den Wunsch nach
langem und sogar ewigem Leben. Bereits die &ltesten Kulturen setzten sich
mit Unsterblichkeit auseinander, die in symbolhaften Darstellungen und
Geschichten Uberliefert sind. Einer davon ist der griechische Mythos von
Aurora und Thitonos. Nachdem sich die rémische Gottin der Morgenréte in
den Sohn des trojanischen Kénigs Laomedon verliebt und ihn geheiratet
hatte, erbat sie bei Zeus um ebenseine Unsterblichkeit. Zeus gewahrte ihr
diesen Wunsch, doch unglicklicherweise vergaB sie neben dem ewigen



Leben nach der grenzenlosen Jugend zu bitten. So alterte der Geliebte vor
sich hin ohne sterben zu kénnen. Nach dem antiken Dichter Ovid schrumpfte
er mit der Zeit so zusammen, bis er letztendlich die Erscheinung einer winzi-
gen Zikade annahm.

Auf dem historischen Kupferstich, Tithon, mari de I’Aurore, changé en
cigale/ Thitonos, Mann von Aurora, in eine Grill verdndert, 1730 zeigt
Bernard Picart (1673, Paris — 1733, Amsterdam) Tithonos Metarmopho-
se, nur noch zur Halfte Mensch — und bereits halb Zikade, in Auroras Armen.
Picart stellt mit dieser bildlichen Darstellung eines medizinischen oder auch
géttlichen Dilemmas einen grundlegenden Konflikt im Kampf gegen den
Tod dar. Denn auffallend in dieser mythischen Erzahlung erscheint der
zwangslaufige Dualismus der unendlichen Jugend als Komponente des
ewigen Lebens. Die Adoleszenz versteht sich als die lebenswiirdigste Alter-
sphase und wird gleichgestellt mit der Verbildlichung eines niemals enden-
den Lebens. Daraus resultiert neben der Wortbedeutung der Unsterblichkeit
als reiner Trumpf tiber den Tod, ein Stillstand in der Jugendphase. Wéhrend
die alten Griechen von der géttlichen Macht des Zeus sprachen, so liegt
heutzutage die Verantwortung insbesondere in der medizinischen
Forschung. Von mehr oder weniger harmlosen Spritzen und operativen
Eingriffen in die menschliche Anatomie, tGber hormonelle Behandlungen bis
hin zur Verschmelzung von Mensch und Maschine, scheint die Sehnsucht
nach permanenten Jugend Teil unseres Alltags geworden zu sein, die langst
aus den wissenschaftlichen Laboren ihren Weg in weite Teile der Gesellschaft
gefunden hat.

(O Tabita Rezaire
Ultra Wet — Recapitulation, 2017- 2018
Videoinstallation, 11:18 min.

Tabita Rezaire (*1989, Paris) erforscht Netzwerkwissenschaften — orga-
nisch, elektronisch und spirituell — als heilende Technologien. Durch ihre
Auseinandersetzung mit dem kolonialen Erbe und deren Auswirkungen auf
unsere Technologien versteht sie ihre kiinstlerische Arbeit als eine Plattform
flr soziales und politisches Engagement und hinterfragt mittels Entfremdung
vorherrschende Machtstrukturen. Die Kinstlerin ist Uberzeugt, dass Unend-
lichkeit spirituell erlangt werden kann, wobei sich die Kérper-Geist-See-
le-Einheit energetisch entfaltet. In einem Zeitalter des Ungleichgewichts,

in dem sich Viren in unseren Kérpern, Computern und tber Landergrenzen
hinweg verbreiten, halt sie es fir dringend notwendig, dass wir uns heilen,
um unsere Systeme neu zu starten.



Die pyramidenférmige Videoinstallation Ultra Wet — Recapitulation,

2017- 2018 ist ein Echo der Erinnerung an eine kollektive Souveranitat, die
im Einklang mit den Zyklen von Schépfung und Zerstérung steht. Sie bindelt
.heilende Energie” an der Spitze der Pyramide, wahrend ihre vier Seiten
Geschichten von weiblich-maskulinen Energien nacherzahlen. Das duale
Paradigma von mxn-womxn, feminin-maskulin, gut-bdse, richtig-falsch,
Leben-Tod ist in das Gewebe unserer sozialen, kulturellen und politischen
Territorien eingewoben. Selten wird anerkannt, dass beide Energien in uns
allen stecken und sich nach Gleichgewicht sehnen. Die Arbeit untersucht
Spuren jenseits der Dualitdt und der gewaltsamen Auferlegung von
Geschlechternormen und ergriindet die Herkunft weiblicher und ménnlicher
Krafte. Die Bildsprache fiihrt uns vom Dorf von Credo Mutwa in Siidafrika bis
zur Sandlandschaft Agyptens inmitten von computerisierten Hinterlassen-
schaften. Indem die Geschichtenerzéhlerinnen ihre Litaneien zum Uberle-
ben singen, feiert Ultra Wet — Recapitulation die Macht der Erotik als kreative
und transformative Kraft, die es zu ndhren und zu hegen gilt. Die Pyramide
ist eine Ode an den fruchtbaren Boden, aus dem wir entstanden sind und
der wir immer noch sein konnten.

Aktuelle und vergangene Einzel- und Gruppenausstellungen umfassen u. a.: Cosmic Archeolo-
gy, WAM, Turku, 2021; Moon Center, Guyane Art Factory, Cayenne, 2021; Immaculate Symbio-
sis, IMPAKT, Utrecht, 2021; Moon Center, Regelbau 411, Thyholm, 2020; OzAsia Festival,
Adelaide, 2019; Unseen, Amsterdam, 2019; Hiroshima Museum of Art, 2019; Den Frie Udstil-
lings, Kopenhagen, 2019; Gene Siskel Film Center, Chicago, 2019; Pompidou, Paris, 2019; Wien
Biennale, 2019; MIA Minneapolis Institute of Art, 2019; Migros Museum for Contemporary Art,
Zurich, 2019; PSM Gallery, Berlin, 2018; ARoS Art Museum, Aarhus, 2018; Museum of Modern
Art Moscow, 2018; Museum of Contemporary Art, Chicago, 2018; HeK, Basel, 2018; ICA
London, 2018; Guangzhou Trienniale, 2018; Athen Biennale, 2018; Kochi-Muziris Biennale,
2018; The Royal Standard, Liverpool, 2018; Auto ltalia, London, 2017; Karachi Biennale, 2017.

(O Amalia Ulman
The Future Ahead, 2014
Video, 16 min.

Amalia Ulmans (*1989, Buenos Aires) intermediale Kunst und Installatio-
nen beschaftigen sich mit Fragen der Klasse, sowie mit Geschlechteridentitat
und wie deren Wahrnehmung in der heutigen Gesellschaft durch die digita-
len Medien beeinflusst wird.

Bekannt geworden ist sie mit ihrer viermonatige Performance Excellences &
Perfections, 2014 auf ihrem Instagram-Account. Dabei kreierte die Kiinstlerin



in regelméafBigen Posts einen fiktiven Charakter, der ihr Leben als 1t-Girl
beschrieb. Die Selfies wurden jedoch hauptséchlich in Hotels und Restaurants
in Los Angeles aufgenommen und so verdffentlicht, als wiirde Ulman ihr
reales Leben dokumentieren. Indem sie fiktive Geschichten auf einer Platt-
form erzahlte, die auf vermeintlich authentisches Verhalten und Interaktionen
ausgelegt war, verdeutlichte sie einerseits, wie leicht ein Publikum durch die
Verwendung von Mainstream-Archetypen und Charakteren manipuliert
werden kann und verwies gleichzeitig auf die virtuelle Konstruktion von
Schonheitsidealen, die Madchen und Jungen schon sehr friih pragen

Auch das im Kunsthaus Hamburg gezeigte Lecture-Performance-Video The
Future Ahead-Improvements for the further Masculinization of Prepubescent
Boys, 2014 thematisiert feminine und maskuline Représentation und digital
vermittelte Sexualitat in der zeitgendssischen Popkultur und den sozialen
Medien. Es ist Teil der immersiven Installation The Destruction of Experience.
In einem Begleittext dazu schreibt die Kiinstlerin: , Zeit, Altern, zum Objekt
werden und nicht altern dlrfen. Dehnungsstreifen und biologische Uhren.
Wieviel Schmerz ist ein normales Mal3 an Schmerz. Ubelkeit und Durchfall
sind Frauensache, (...)". Als eine Art OP-Raum gestaltet verhandelt die Instal-
lation das Anhalten wollen des Alterungsprozesses und verweist gleichzeitig
durch Uhren und Kalender auf die Endlichkeit des Lebens. In dem Video-
Essay collagiert die Kiinstlerin gefundenes Filmmaterial, animierte Gifs und
Soundeffekte zu einer fiktiven Geschichte lber den Protagonisten Justin
Bieber. U. a. verwendete sie Bilder aus dem ironischen Tumblr-Blog homo-
sexuelle Frauen, die aussehen wie Justin Bieber, um die Mannlichkeit des
Popstars zu hinterfragen und die Fiktion der Bio-Weiblichkeit zu thematisie-
ren. Mit einer infantilisierten Stimme und unter Verwendung von gefalschten
medizinischen Daten erforscht die Arbeit polarisierende Online-Trends,

u. a. wenn Jungen ihre Stirnfalten auf sozialen Medien betonen und Teen-
ager-Madchen sich hingegen Botox spritzen lassen, um Stirnfalten schon vor
ihrem Erscheinen zu verhindern. Humorvoll artikuliert die Arbeit Gertichte und
Verschworungstheorien liber Geschlechterrollen und plastische Chirurgie.

Aktuelle und vergangene Einzel- und Gruppenausstellungen umfassen u. a.: Dignity, James
Fuentes, New York, 2017; Intolerance, BARRO, Buenos Aires, 2017; Monday Cartoons, Deborah
Schamoni, Miinchen, 2017; NEW WORLD 1717, Rockbund Art Museum, Shanghai, 2017;
Atchoum!, Galerie Sympa, Figeac, 2016; Privilege, Online-Performance, 2016; Performing for the
Camera, Tate Modern, London, 2016; Labour Dance, Arcadia Missa, London, 2016; Reputation,
New Galerie, Paris, 2016; Annals of Private History, Frieze Live, 2015.



(O Emmanuel Van der Auwera
The Sky is on Fire, 2019
HD video, 15 min.

Emmanuel Van der Auwera (*1982, Brussel) erforscht in seiner multidiszi-
plindren Praxis Simulation, Trivialisierung und Desensibilisierung im Kontext
von Gewalt, sowie die Aufzeichnung von und die Reaktion auf katastrophale
Ereignisse. In seinen Videos, Installationen und Theaterstlicken beschaftigt
er sich mit der menschlichen Online-Existenz und dem Wunsch nach
Unsterblichkeit sowie der Sehnsucht nach Katastrophen, die in den digitalen
Medien omniprésent sind. Dabei konstruiert er neue Paradigmen fiir das
Lesen von Bildern zeitgendssischer Massenmedien und untersucht ihre
Wirkung.

Die in dem Video The Sky is on Fire, 2019 dargestellten Orte sehen real aus,
existieren aber nicht. Der Kinstler hat dafiir StraBen und Gassen in Miami
mit einer mobilen 3D-Technologie gescannt und digital zusammengefigt,
die nun an ein Videospiel erinnern. Die Risse, Negativraume und visuellen
Storungen, die dadurch entstanden sind, wirken wie eine stagnierende,
apokalyptische Landschaft. Van der Auwera schafft mit The Sky is on Fire
einen mystischen Nicht-Ort und zieht die Zuschauer*innen in den Bann
einer verfallenen Internetwelt. Ausgangspunkt fiir die Arbeit ist das Attentat
an der Parkland-Schule in Miami, an der 2018 vierzehn Kinder und drei
Erwachsene erschossen wurden. Die von Van der Auwera gescannten
StraBenziige rekonstruieren auch die Umgebung der Schule und verdeutli-
chen, wie plétzlich ein Schicksalsschlag Leben ausléschen kann. Die Tatsa-
che, dass wir solchen Katastrophen schonungslos ausgesetzt sind, prallt in
der Arbeit auf das Internet-Phanomen, sténdig prasent sein zu wollen, das
unweigerlich zur Folge hat, im Netz fir immer sichtbar zu bleiben. Auch
wenn der Mensch irgendwann nicht mehr existieren sollte, wird er durch die
im Internet hinterlassenen digitalen Spuren weiterleben: , Wir sind temporér,
aber was wir tun, ist permanent”, wiederholt die Erzédhlstimme im Video
immer wieder und pragt sich eindringlich ein.

Das Video verbindet dokumentarische, virtuelle und fiktionale Genres,

um die Uberschneidungen von physischem und digitalem Raum zu kartie-
ren. Van der Auwera fragt, wie wir das sehen, was auBBerhalb unseres Blick-
feldes liegt und wie sich all diese Fragmente zusammenfiigen lassen, die im
Netz aufzufinden sind. The Sky is on Fire ist eine kritische Reflexion tber
unsere hypermedialisierte Realitat und fiihrt vor Augen, wie stark die Bezie-
hung zwischen unserer Online-Existenz und unserem Wunsch nach Unsterb-
lichkeit ist.



Aktuelle und vergangene Einzel- und Gruppenausstellungen umfassen u. a.: House of Electronic
Arts, Basel, 2022; Ars Electronica, Linz, 2020; Collection de la Province de Hainaut - BPS22,
Charleroi, 2020; Jinan International Biennale, Shandong, 2020; Pinakothek der Moderne,
Miinchen, 2020; Botanique, Brissel, 2019; Dallas Museum of Art, Dallas, 2019; KANAL - Centre
Pompidou, Briissel, 2019; Fundacion Otazu, Pamplona, 2019; Casino Luxembourg - Forum d‘art
Contemporain, Luxemburg-Stadt, 2018; Mu.ZEE, Ostende, 2018; Centro per |’Arte Contempora-
nea Luigi Pecci, Prato, 2016; WIELS, Brussel, 2012; Palais de Tokyo, Paris, 2011.

(O steffen zillig
Die Dekolonisierung Amerikas (Preprint), 2021,
30 Tintenstrahldrucke

Basierend auf Narrativen populdrer Videoplattformen produziert Steffen
Zillig (*1981, Mannheim) collagierte Bildgeschichten und verschachtelte
Mehrkanal-Videoinstallationen. Dabei gilt sein Interesse unterschiedlichsten
sozialen Herausforderungen unserer Zeit.

Fir die Ausstellung im Kunsthaus erarbeitet er eine neue Serie von 30
Comic-Zeichnungen. Ausgehend von dem aktuellen Trend der Genforschung
in den USA und der Frage nach zukiinftigen Gesellschaftsformen entwickelt
er ein Science-Fiction Szenario, in dem sich die Menschen auf die Suche nach
ihren Ahnen machen: In nicht allzu ferner Zukunft entschlief3t sich die Regie-
rung der Vereinigten Staaten von Amerika, ihre urspriinglich ,,zugewander-
te”, nun vollsténdig genetisch decodierte Bevolkerung zurtick in ihre
Herkunftslander zu schicken. Es ist der bemerkenswerte Versuch, sich einer
Situation vor der verheerenden Eroberung des amerikanischen Kontinents
durch europaische Einwanderer anzunghern. Vor diesem Hintergrund wird
jede*r Bewohner*in nun derjenigen Weltregion zugeordnet, in welcher ihn
die Mehrheit seiner Gene vermeintlich verortet. Auch nach Europa ziehen
bald Konvois von , Rickwanderern”, obwohl seit Jahrzehnten kein Kontakt
mehr zu dem schrulligen Kontinent jenseits des Atlantiks besteht. Denn
Europa hat sich eingeigelt und will vom Rest der Welt langst nichts mehr
wissen, als pl6tzlich amerikanische Fliichtlingsboote die franzésische Kiiste
erreichen.

In Die Dekolonisierung Amerikas (Preprint), 2021 erzahlt der Kiinstler eine
fiktive Zukunft aus kleinteilig collagierten Versatzstiicken der Popularkultur.
Er kombiniert Ausschnitte aus alten und neuen Abenteuercomics mit verwa-
schenen Fotografien aus dem Internet. Dazwischen formuliert er eine fiktive
Geschichte, deren Verwerfungen und Konflikte sich oft gar nicht so

viel abenteuerlicher lesen als die Wirklichkeit. Im Herbst 2021 erscheint das
Kinstler-Comic als zweisprachiges Heft.



Aktuelle und vergangene Einzel- und Gruppenausstellungen umfassen u. a.: Deichtorhallen
Hamburg/ Sammlung Falckenberg, Hamburg, 2019; Neues Museum, Nirnberg, 2018; Kunstver-
ein fur die Rheinlande und Westphalen, Disseldorf, 2014; Galerie Zwinger, Berlin, 2020; Galerie
Conradi 2017; Galerie Max Meyer, Disseldorf, 2014.



