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SUSHANT CHHABRIA
In Loving Memory Of (2015)

Sushant Chhabria (*1987, IN) begann 2014 Bilder von Verstorbenen aus Todesanzeigen, die er
in Tageszeitungen fand, auszuschneiden und zu sammeln. Mittels digitaler Bearbeitung ver-
half er ihnen anschlieBend zu neuem Leben. Die passbildgroBen Portrats kombinierte er zu
neuen, farbigen Bildern von Menschen, die irgendwo auf der Welt hatten leben oder zu einer
anderen Zeit an einem anderen Ort hatten existieren kdnnen. Durch die digitale Manipulation
und Kombination wurden die Eigenschaften der bestehenden Gesichter in neue Physiogno-
mien transformiert, die recht seltsam, oft comicartig anmuten.

Wahrend des Bearbeitungsprozesses stellte Chhabria eine Parallele zum Konzept der Rein-
karnation fest. Wahrend bei der Reinkarnation die Seele in einen neuen Korper libergeht, wird
in seiner Arbeit die duBere Erscheinung sozusagen recycelt. Ausgehend von dieser Erkennt-
nis hat Chhabria die Personen seiner Serie In Loving Memory Of als ,Travellers” (Reisende)
bezeichnet. Sein eigenes Konterfei findet sich ebenfalls unter den Travellers (Nr. 9) und re-
prasentiert seine eigene konzeptuelle Reinkarnation in den Korpus dieser Arbeit.

DAVID DE BEYTER
Big Bangers (2014-17)

FUr dieses Langzeitprojekt ist David De Beyter (*1985, FR) in die Szene der Big Bangers einge-
taucht. Es handelt vom Spektakel der Vernichtung und ist angelegt als Gesamtinstallation mit
Fotografien, Filmen und Skulpturen.

Die Community der Big Bangers zelebriert die Zerstérung von Autos durch heftige Unfalle
und trifft sich vor allem in Nordfrankreich, Belgien und GroBbritannien. Das aus dem Crash
entstandene Wrack ist nicht so sehr Trophae, sondern insbesondere Zeugnis der Schonheit,
die im Akt der brutalen Zerstérung liegt. Das Wrack — ein komprimierter Haufen Schrott — wird
von den Anhdngern dieses Lifestyles eher scherzhaft ,auto-sculpture* genannt.

Die Installation Big Bangers ist ein Gesamtkunstwerk, das in seiner inhaltlichen wie formalen
Fllle die Grenzen des einzelnen Mediums Uberwindet. Ziel dabei ist es, die Betrachtenden
vollkommen zu involvieren. Das Projekt versucht in der Prasentation dieser zerstdrerischen
Praxis eine Besinnung auf Obsoleszenz und Dematerialisierung zu offenbaren. Indem De Bey-
ter einen anthropologischen Ansatz verfolgt, wird der Betrachter zum Gegenlber einer
brutalen und chaotischen Kultur, die ein zerstortes Auto zur Trophae erhebt. In den Fotogra-
fien und Filmen steht stets das Objekt im Vordergrund und weniger die Protagonisten selbst.
Damit verfolgt De Beyter sein Interesse am Objekt und dessen Zusammenhang mit dem ge-
sellschaftlichen Ritual, das es bedingt.



MARK DORF
Transposition (2017)

Die kiinstlerische Praxis von Mark Dorf (*1988, US) untersucht, wie digitale Technologien und
Wissenschaft die menschliche Wahrnehmung von Welt und dessen Umgang mit der Natur
beeinflussen. In den skulpturalen Objektanordnungen der Transpositions kombiniert der
Klnstler digitale Bildcollagen mit plastischen Elementen wie Pressspanplatten, Kunstgras,
Plexiglas, Neonréhren oder Zimmerpflanzen und versucht so, eine Synthese von natirlichen,
konstruierten und virtuellen Landschaften zu verwirklichen.

In diesem Sinne verweist die deutlich erkennbare Rahmung seiner Werke auf den innewoh-
nenden Drang des Menschen danach, die wahrgenommene Umwelt in Gberschaubare,
beherrschbare Einheiten zu gliedern. Insbesondere die Topfpflanze kann als reprasentativ far
die durch den Menschen objektifizierten und domestizierten Aspekte der Natur verstanden
werden. Die Installationen entlarven den ambivalenten Charakter des angelegten Gartens,
der den Versuch einer Vereinbarung von kalkulierter, asthetisierter Kinstlichkeit mit der Un-
berechenbarkeit der pflanzlichen Natur darstellt.

Fir Dorf stellen Natur und Technik jedoch keine antagonistischen, abgetrennten Bereiche
dar, sondern formen vielmehr ein holistisches Ganzes, welches er in Transpositions abzubil-
den versucht. Der namensgebende Begriff der Transposition wird unter anderem in der
Musik gebraucht und beschreibt das Verschieben von Tonfolgen in eine andere Tonhdhe.
Dasselbe tut Dorf in seiner Werkserie mit dem Begriff der Landschaftsfotografie, indem er ihn
aus dem herkdmmlichen Verstandnis herausldst und auf die menschgemachte Zusammen-
stellung digitaler, konstruierter und nattrlicher Elemente anwendet.

ALINKA ECHEVERRIA
Fieldnotes for Nicephora (2015)

Fieldnotes for Nicephoraist das Ergebnis einer Recherche, die Alinka Echeverria (*1981, MX)
wiahrend eines Aufenthalts im Musée Nicéphore Niépce in Frankreich gefihrt hat. Das Archiv
des Museums, welches nach dem Erfinder der Fotografie Nicéphore Nieépce benannt ist, be-
inhaltet die Geschichte der Fotografie, die in ihren Anfédngen von Mdnnern dominiert wurde.

Bei ihrer Recherche stieB die Kiinstlerin auf Postkarten mit Abbildungen algerischer Prostitu-
ierter, deren fetischisierte Zurschaustellung als Objekt mannlicher Begierde sie sowohl als
faszinierend als auch abstoBend empfand. In ihren Collagen, die sie schlieBlich in einem Le-
porello zusammengefasst hat, stellt sie diese Darstellungen neben weitere
Reprasentationsformen der Frau sowie neben Abbildungen griechischer Amphoren, ein
weiblich konnotiertes GefaB. Inspiration fand sie zudem in der mexikanischen Mythologie der
Maja und Azteken.

Echeverria absolvierte zur Fotografie auch ein Studium in Sozialanthropologie. Vor diesem
Hintergrund untersuchte sie bei inren Recherchen die Art und Weise wie der mannliche und
koloniale Blick durch Mittel und Techniken der Fotografie Ubertragen wurde und somit tief ins
heutige kollektive Gedachtnis eingedrungen ist. SchlieBlich versah sie den Namen von
Nicéphore Niépce mit einem ,A* am Ende und kontextualisierte das Erbe dieses weiBen,
mannlichen Pioniers der Fotografiegeschichte explizit aus einer feministischen und postko-
lonialen Perspektive.



WERONIKA GESICKA
Traces (2015-17)

Die Grundlage der kunstlerischen Produktion von Weronika Gesicka (*1984, PL) bilden Foto-
grafien aus US-amerikanischen Bilddatenbanken der 1950er und 1960er Jahre. Es lasst sich
nicht nachverfolgen, ob es sich dabei um fir kommerzielle Zwecke inszenierte Fotografien
oder spontane Aufnahmen aus privaten Familienalben handelt.

Auf den ersten Blick erscheinen die Familienfotos, Urlaubsaufnahmen und Alltagsszenen ver-
traut, doch schnell werden verstérende und seltsam schrdge Manipulationen offensichtlich.
Weronika Gesickas Bilder fiihren Betrachterinnen zunéchst in eine humorvolle und pittoreske
Retro-Welt, in welcher die traditionell dominante Rolle des Mannes bestatigt wird, wahrend
die Frau sich dieser widerstandslos unterwirft.

Mittels digitaler Bearbeitung verformt und verzerrt die Kiinstlerin Kérper und Gesichter der
dargestellten Personen und macht so die klassischen Rollenklischees sichtbar. So ver-
schwinden in einer Strandszene kurzerhand die Képfe der Manner im SchoB der Frauen, die
sie auf ihren Schultern tragen, an anderer Stelle verandert Gesicka die KérpergréBe tanzen-
der Paare dergestalt, dass die Gesichter der Manner auf dem Uppigen Dekolleté ihrer
Partnerinnen Platz finden.

Die Retusche verandert die visuelle Beziehung zwischen den Geschlechtern und stellt das
konservative Frauenbild des 20. Jahrhunderts in Frage. Zugleich schafft die Kiinstlerin durch
die Verédnderung weniger Details eine neue Bildhistorie, welche den Wahrheitsgehalt foto-
grafischer Bilder untergrabt und zum kritischen Hinterfragen visueller Zeitzeugnisse
auffordert.

WANG JUYAN
Project 2085 (2015-17)

Wang Juyan (*1993, CN) hat Uber eine Dauer von zwei Jahren auf seinen Flligen zwischen
London und Peking Luftaufnahmen der chinesischen Bergketten gemacht. Diese Bilder hat er
anschlieBend digital bearbeitet und daraus fiktive Landschaften mit steilen Bergen, Talern
und Flissen gestaltet. Diese Landschaftsaufnahmen sind eine zeitgendssische Reminiszenz
an die klassische Landschaftsmalerei, die in China einen hohen Stellenwert besitzt.

Titelgebend fur Project 2085 ist der Roman 1984 von George Orwell, zu dem Wang weitere
101 Jahre addiert. Im Zentrum des Romans steht die Angst des Protagonisten vor dauerhafter
staatlicher Uberwachung. Weiterhin bezieht sich Wang mit seiner Arbeit auf den Bau einer
zweiten U-Bahn-Linie in Beijing, die im gleichen Jahr er6ffnet wurde sowie ein beeindruckend
groBes Wandgemalde an der Xizhimen-Station. Dieses Wandgemalde, welches den Yangtze
River zeigt, der sich durch eine idealisierte Landschaft schldngelt, hat Project 2085 sowohl
konzeptuell als auch kompositorisch stark beeinflusst.

Wangs groBRformatige Fotografien, die er in zwei oder vier geteilten Paneelen préasentiert,
gehen der Frage nach Macht und Kontrolle nach. Dabei ist sein Ziel, nicht die Abbildung der
realen Landschaft, sondern vielmehr die Frage nach Kontrolle in eine visuelle Sprache zu
Ubersetzen. Die Fotografien erzeugen eine Aufmerksamkeit auf die Macht durch Luftraum-
Uberwachung und deren Verbindung zu einer weitaus gréBeren gesellschaftlichen Angst
davor, jederzeit Uberwacht zu werden.



THOMAS KUIJPERS
Bad Trip (2017)

In seiner kiinstlerischen Praxis forscht Thomas Kuijpers (*1985, NL) nach den Auswirkungen
einer Okonomie der Angst. Er untersucht, wie Bild und Text in unserer heutigen Zeit dazu
verwendet werden, Unwahrheiten als sogenannte Fake News zu verbreiten. Dazu sammelt
Kuijpers Online-Beitrage, Fotos, Artikel und Schlagzeilen aus Zeitungen sowie von ihm fotogra-
fierte gefundene Objekte, die er in dieser Installation versammelt.

Wihrend seiner Recherche fir Bad Trip verbrachte der Klinstler viel Zeit in rechtsgesinnten
und islamistischen Onlineforen, wodurch sich seine Realitdt scheinbar verdnderte. Der Kon-
sum populistischer Inhalte iber einen ldangeren Zeitraum wirkte sich auf Kuijpers Wahrneh-
mung seiner sozialen Umwelt aus und verursachte paranoide Gedanken. Verschiedene
Situationen wurden fir den Kinstler zum Ausldser der Angst vor Terrorismus: ein Auto, das
mit Gastanks beladen wird; eine Party, als mdgliche Zielscheibe terroristischer Attacken; eine
Gruppe mit Spaziergangern, die sich als bedrohlicher Schlagertrupp entpuppt.

Die in der Ausstellung prasentierten Assemblagen fungieren als Archive der Reprisentation
von Angst und deren visueller Rhetorik. Die Kombination aus gefundenem Material und selbst
produzierten Fotografien zeigt, wie fotografische Bilder Vorurteile nicht nur offenlegen, son-
dern diese zugleich reproduzieren und auf die Betrachterinnen bertragen kdnnen. Der
durch populistische Rhetoriken angeheizte soziale Argwohn Ubertragt sich letztendlich auch
auf den fotografischen Blick — jede Fotografie ist ein Produkt einer durch mediale Einfllisse
selektiv gewordenen Wahrnehmung.

In Bad Trip geht es Kuijpers nicht darum, den Wahrheitsgehalt von Bildern zu ergriinden oder
zu belegen. Stattdessen fragt er nach den Wirkmechanismen der Angst, wie diese entsteht
und wie sie medial verstéarkt wird. Durch die Manipulation und die Rekontextualisierung vor-
handener Materialien und die Betonung spezifischer Details 13sst uns Kuijpers die
Schwierigkeiten erkennen, die sich beim Versuch der Wahrheitsfindung ergeben.

QUENTIN LACOMBE
Event Horizon (2015-17)

Quentin Lacombe (*1990, FR) entlehnt den Titel seiner Arbeit Event Horizon der Astrono-
mie. Der Begriff definiert die Grenzen eines Schwarzen Lochs, hinter denen die Ereignisse
von auBen nicht mehr beobachtet werden kénnen. Objekte, die diesen Punkt erreichen,
scheinen losgeldst von Zeit und Raum zu schweben.

Das Bildmaterial, das Lacombe in seine Arbeit einflieBen lasst, stammt zum Teil aus Stern-
warten und anderen fir die Astronomie bedeutsamen Orten in Frankreich oder Indien. Mit
einer Lochkamera, die er in freier Natur positioniert, zeichnet Lacombe auBerdem den tagli-
chen Sonnenverlauf Uber einen Zeitraum von sechs Monaten auf und widersetzt sich so
den zeitlichen Beschrankungen des fotografischen Mediums.

Die gesammelten Bilder verschrénkt er miteinander und erganzt sie durch Studioaufnah-
men, Fotogramme und weitere Fotografien, beispielsweise eines rekonstruierten Dino-
sauriers in einem Themenpark. Tiere, organische Formen, Pflanzen, technologische
Artefakte und architektonische Gebilde versammeln sich entlang einer endlosen Zeitleiste.

Lacombes Arbeit schafft einen sehr persdnlichen fotografischen Kosmos. Einzelne Foto-
grafien, die Ublicherweise Zeugnis lber ein spezifisches Moment ablegen sollen, werden
darin zu einem einzelnen, Zeit und Raum umfassenden Gesamtbild Uberlagert. Nur der
Mensch bleibt in dieser Zusammenstellung abwesend. In der klassischen All-over-
Prasentation findet sich weder Anfang noch Ende. Das Werk scheint sich, wie das Univer-
sum selbst, ins Unendliche zu dehnen.



CLEMENT LAMBELET
Collateral Visions | Happiness is the Only True Emotion (2016-17)

Fortschritte in der Bildanalysetechnik fihren zu zunehmend automatisierten Formen der
Bildgebung. Clément Lambelet (*1991, CH) analysiert das menschliche Bild im Zeitalter ma-
schinellen Sehens. Die Installation Collateral Visions versammelt Bildmaterial, bei dem die
Frage nach der Autorenschaft offenbleibt: gefundenes Material aus dem Netz und Uber-
tragungen von Dronenangriffen stehen Ganzk&rperportraits gegeniber, die mit einem
Bodyscanner aufgenommen wurden und an die Darstellung von Dirers Adam und Eva an-
gelehnt sind. Sie dienen dem Kinstler zur kritischen Auseinandersetzung mit der Frage
nach der Darstellung der menschlichen Figur im Zeitalter von Uberwachung und Bilder-
kennungssystemen.

Fotografien, die mittels eines Bildererkennungsalgorithmus entstanden sind, stehen neben
einem Video mit undefinierbaren Rauchschwaden einer Explosion. Die Installation enthalt
auBerdem die Publikation Happiness is the Only True Emotion, die hier als groBflachige
Wandarbeit aufgefachert wird und die Schwéchen von Geflhlserkennungsalgorithmen un-
tersucht. Eine Ansammlung von erlduternden Dokumenten und Texten, die das Thema
aufgreifen, sind als Atlas in einer Vitrine versammelt.

Lambelet erforscht in Collateral Visions die Lucken eines sich schnell entwickelnden algo-
rithmischen Okosystems. Dabei befasst er sich in erster Linie mit dem Bildtypus der
operativen Bilder, ein Begriff, der vom Filmemacher Harun Farocki gepragt und definiert
wurde ,,als Bilder ohne soziale Absicht. Nicht zur Erbauung, nicht zum Bedenken.*

NAMSA LEUBA
NGL (2015)

Namsa Leuba (*1982, CH/GN) bezeichnet sich selbst als Nomadin, aufgrund ihrer bikulturellen
Herkunft (sie ist Schweizerin und Guineerin) pendelt sie zwischen Afrika und der Schweiz. In
inren Fotografieserien untersucht sie die Repréasentation afrikanischer Identitat durch west-
liche Vorstellungen. Ihre Arbeitsweise umfasst Dokumentar-, Mode- und
Performancefotografie. In inren Projekten verbindet sie ein anthropologisches Interesse an
traditioneller Bekleidung mit einer Asthetik, die der Mode- und Designwelt entlehnt ist.

FUr NGL (Next Generation Lagos) setzte sie sich mit der Jugendkultur in der nigerianischen
Hauptstadt Lagos auseinander, deren Energie und das pulsierende Leben der Stadt sie zu
dem Projekt inspirierten. Leuba arbeitete mit lokalen Modedesignern wie T'Zar, Tokyo James,
ReBahia, | am Isigo und anderen zusammen. Vor die Kamera bat sie Amateurmodels und Men-
schen, welchen sie direkt auf der StraBe begegnete. Die farbenintensiven Aufnahmen
entstanden im Studio, mit eigens konstruierten Environments und einer bunten Mischung aus
Kleidung, Requisiten und Accessoires.

Die kulturelle Wechselwirkung zwischen westlicher und afrikanischer Jugendkultur, welche
medial verstarkt wird und sich in einem standigen Prozess des Wandels befindet, bilden die
Grundlage fir Leubas visuelle Untersuchung.



ERIK MADIGAN HECK
Kawakubo: Interpreter of Dreams (2017)

Die unkonventionellen und fantasiereichen Entwirfe der japanischen Modedesignerin Rei
Kawakubo inspirierten den Fotografen Erik Madigan Heck (*1983, US)zu der Bilderstrecke Ka-
wakubo: Interpreter of Dreams, die im April 2017 im New York Times Magazine verdffentlicht
wurde. Hecks Fotografien zeigen die damals aktuelle Kollektion fir das Label Comme des
Gargons und orientieren sich an der Asthetik von Kawakubo.

Der minimalistische Einsatz von Farbe, Komposition und Textur spiegelt die Designs der Klei-
der von Kawakubo wider, deren Entwirfe zu Kunstobjekten werden. Das Model Saskia de
Brauw Ubertragt die volumindsen Silhouetten in seltsam raumfillende und poetisch verdreh-
te Kérperhaltungen. Hecks Fotografien sind zeitlos und futuristisch zugleich; elegant und
auBerordentlich dsthetisch vermitteln sie einen Hauch des Unheimlichen. Die Kinstlichkeit
der Darstellung lasst Zweifel an der Echtheit des Gezeigten aufkommen, die menschliche
Figur verschwindet fast ganzlich in den GbergroBen, ausgebeulten Kleidern und wirkt ent-
rickt, in ihren Dimensionen verzerrt und gerade deshalb skulptural.

Hecks kreative Praxis vereint die produktorientierte, kommerzielle Modefotografie mit einem
individuellen kinstlerischen Anspruch. Seinen Stil kennzeichnen minimalistische Kompositio-
nen und entschlossene Farbkontraste; nicht selten reflektieren seine fotografischen Werke

das Wesen traditioneller Portratmalerei. Auch in anderen Werkserien finden sich immer wie-

der Bezlige auf Materialien und Techniken der Malerei.

ALIX MARIE
Bleu (2013-17)

Alix Marie (*1989, FR/UK) arbeitet mit extremen Nahaufnahmen menschlicher Haut. Sie foto-
grafiert Kdrperfragmente und bearbeitet diese digital, vergrdBert und vervielfacht einzelne
Elemente oder entwickelt die Aufnahmen, um diese ein weiteres Mal zu fotografieren und
dem Prozess der Manipulation zu unterziehen.

Bleu stellt die Oberflachen von Kérpern zur Schau, ohne dabei auf gadngigen Représentati-
onsformeln zu bestehen. Die Bilder lassen Abdriicke von Krafteinwirkung erkennen, Falten
oder nicht-verortbare Offnungen in der fleischlichen Struktur. Die Nahsicht offenbart gerne
Ubersehene und dennoch untrennbar mit dem Kérper verbundene Details — Poren, Falten,
Haare und Leberflecken leiten den Blick Uber die zu gleichen Teilen anziehenden und ab-
stoBenden Oberflachen. Der Kérper in seiner Gesamtform und dessen soziale wie
politische Einschreibungen ricken in den Hintergrund, dsthetisch motivierte Betrachtungs-
gewohnheiten werden von der Kiinstlerin auf das Fremdartige, Undefinierte umgeleitet.

Die stark vergroBerten Ansichten druckt die Kiinstlerin anschlieBend auf PVC-Folie. Sie deu-
tet eine metaphorische Gleichsetzung von fotografischer und kérperlicher Oberflache an,
indem sie die Drucke wie abgezogene Haut auf Metallstangen schichtet und so die fotogra-
fische Abbildung um skulpturale und installative Elemente erweitert. Wahrend die extreme
Detailaufnahme der Fotografie die plastische Form des menschlichen Kérpers negiert, er-
hélt die Haut ihre ummantelnde Funktion durch die raumflllende Positionierung zurick.



MARTIN ERRICHIELLO & FILIPPO MENICHETTI
In Fourth Person (2015-17)

In Fourth Person ist ein vielschichtiges Multimedia-Recherche-Projekt des Kinstlerduos
Martin Errichiello (*1987, IT) und Filippo Menichetti (*1986, IT), das sie Uber einen Zeitraum
von zwei Jahren verfolgt haben. Darin verbinden sie verschiedene Ansétze und
Herangehensweisen, sie agieren nicht nur als dokumentarische Fotografen und Kinstler,
sondern auch als Archdologen, Geographen, Historiker und Forscher.

Das Projekt thematisiert die politischen und historischen Umbriche Italiens, die das Land
bis heute prégen. In den Jahren des dkonomischen Aufschwungs wurden zahireiche Infra-
strukturprojekte verfolgt, deren politische und 6konomische Verstrickungen bis heute nicht
transparent sind. Im Glauben an Fortschritt und Moderne wurden substantielle Verande-
rungen von ganzen Landschaften und Kulturregionen staatlich betrieben.

FUr In Fourth Person reisten Errichiello und Menichetti entlang der Autobahn A3 von Sa-
lerno in die Region Kalabrien, einer wichtigen Mobilitdtsachse im Stiden des Landes und Teil
der Autostrada del Sole, welche den roten Faden flr das vielschichtige Projekt liefert. Die
Installation in der Ausstellung verbindet gefundene Fotografien, Filmaufnahmen und Objek-
te — gesammelte Spuren und Bruchstlcke einer langst gescheiterten Utopie. Die
kontrollierte Sprengung der baufalligen Autobahnbriicke Viadotto Italia ist zugleich Symbol
dkonomischer Entwicklung und Zeichen fiir das politische Versagen. Das Bild hiervon liefert
das Motiv der Ausstellung.

WANG NAN
Fluorite (2014-17)

Fluorit (Flussspat) ist ein Element, das bei der Abklhlung von vulkanischem Magma auskris-
tallisiert. Es besitzt die Eigenschaft, in der Dunkelheit hell zu leuchten. Der Fotograf Wang
Nan (*1982, CN) vergleicht das bemerkenswerte Gestein Abbildungen mit chinesischen
Grundschilerinnen und verweist damit auf deren Fahigkeit, im Inneren verborgene Talente
nach AuBen zu bringen. Die Grundschulausbildung in China konzentriert sich auf akademi-
sche Leistungen und fordert Gehorsamkeit. Die Aufnahmen der Serie Fluorite legen den
Fokus auf die Kinder, die durch den hohen Leistungsdruck der heutigen chinesischen
Erziehung vernachlassigt und nicht selten ausgegrenzt werden. In seiner Rolle als Fotograf
versucht Wang Nan, in diese innere Welt der Kinder vorzudringen und ihre Fantasien und
Gefluhle freizulegen. Das Resultat ist eine Visualisierung ihres Seelenlebens, in welchem
Wang groBes Potential an Energie und Kraft erkennt, wahrend ihre Ideen und Verhaltens-
weisen von den Schulen ignoriert werden.

Auf traditionelle Weise portraitierte Wang die Kinder einzeln oder paarweise, mit einfacher
Beleuchtung und oft starr, in ungewdhnlichen Position zur Kamera stehend. Jedes Portrait
wird erganzt durch eine weitere Aufnahme, die selbstgebastelte Objekte, Steine, Land-
schaften oder anderes zeigt.

In Wangs Verbindung von traditionellen fotografischen Methoden mit eigentimlichen The-
matiken offenbart sich sein Interesse an den Filmen David Lynchs, insbesondere seinen
frihen Kurzfilmen The Grandmother (1970) und Eraserhead (1977). Der Hang zum Surrealisti-
schen, der seinen Fotografien anmutet, erzeugt indes eine interessante Spannung, die in
den Betrachterinnen ein Gefuhl von Verwirrung und Neugierde hinterlasst.



KAl OH
It Changes (2017)

Kai Oh (*1992, KR) erlebte mit dem Umzug von ihrer Heimatstadt Seoul in das bayerische
NUrnberg einen regelrechten Kulturschock. Innerliche Ruhe fand sie schlieBlich durch ausge-
dehnte Spaziergéange in der Einsamkeit und Harmonie der umliegenden Walder und
Naturlandschaften. Obwohl sie nicht aus einem landlichen Raum stammt, flhlte sie sich dabei
an den Fluss und die umliegenden Berge Seouls erinnert. Bei ihren Streifzligen durch die bay-
erische Natur — standig begleitet von ihrer Kamera - verfolgte sie die steten Veranderungen
der Landschaft im Wechsel der Jahreszeiten.

Sie bemerkte eine Parallelitat in der Verdnderung der Landschaft mit der Veranderung von
Menschen, ihrer duBerlichen Erscheinung, ihrer Sprache, Sorgen und Gedanken im Laufe der
Zeit. Davon inspiriert erstellte sie Collagen mit schnappschussartigen Fotografien ihrer
Freunde und Familie, die sie mittels der digitalen Pendants von Skalpell und Klebestift in den
Landschaftsaufnahmen platzierte und somit ein ganz persénliches Album erschuf. /t Changes
ist eine nostalgische und lebhafte Erinnerung daran, dass sich alles dndert und nichts jemals
dasselbe bleibt.

VIACHESLAV POLIAKOV
Lviv — God’s Will (2017)

Viacheslav Poliakov (*1986, PL) sucht in seiner Arbeit Lviv — God’s Willnach den Spuren, die
die zahlreichen politischen Umwalzungen nach dem Fall der Sowjetunion in der Ukraine hinter-
lassen haben. Lviv — Bozha Volya (,Gottes Wille*) bezeichnet die Buslinie, welche die Stadt Lviv
mit dem Ortchen Bozha Volya verbindet, welches sich unmittelbar an der européischen
Grenze befindet. Ahnlich der Arbeit eines Ethnografen sammelt Poliakov Nachweise von Ge-
pflogenheiten einer bestimmten — oft vergangenen — Kultur, jedoch mit dem Unterschied,
dass er in diesem Fall entschieden hat, seine eigenen Sicht darauf zu untersuchen. Der Un-
terschied wird betont durch die Bildgestaltung, indem das Objekt von seinem Kontext
freigestellt und als isoliertes Artefakt vor einem farbigen Hintergrund prasentiert wird. Poli-
akov portraitiert Menschen und Alltagsgegenstinde, Offentliches und Privates, Objekte, die
improvisierte oder selbstgemachte Lésungen der Einwohner fir ihre alltdglichen Probleme
darstellen. Es sind die kleinen, oftmals im Alltaglichen Ubersehenen Dinge, die seinen Blick
auf die heutige Ukraine zeigen.

Poliakovs dokumentarische Vorgehensweise reflektiert sein Anliegen, sich auf die Gegeben-
heiten des ukrainischen Lebens einzulassen und eine Sprache hierfir zu finden. Wesentlich
ist fir inn die Tatsache, dass die ukrainische Kultur gepragt ist durch die Abwesenheit eines
bestimmten Autors. Der Fall der Sowjetunion hatte einen Wegfall jeglicher Sicherheiten und
eines regulierenden Zwangs zur Folge, so dass die Menschen auf sich gestellt waren. Jeder
war plétzlich fur sich selbst verantwortlich. Statt die diversen Versuche der Problemlésung
mit konventionellen Fotografien zusammenzufassen, studierte Poliakov das, was er selbst als
~€inzigartige visuelle Kultur* bezeichnet.



BEN SCHONBERGER
Beautiful Pig (2013-17)

Ben Schonberger (*1987, US) erhielt die Sammlung mit Fotografien des pensionierten Detroi-
ter Polizeibeamten Marty Gaynor, den er anschlieBend Uber einen Zeitraum von zwei Jahren
wdchentlich interviewte. Viele der tiber 1.000 Aufnahmen wurden von Gaynor wahrend sei-
ner Tatigkeit als Polizist selbst aufgenommen und zeigen den Arbeitsalltag eines Polizisten.
Manche dieser Aufnahmen sind offiziell, viele sehr persdnlich.

Schonberger katalogisierte, sortierte und arrangierte die Bilder in Rastern, welche er von
Gaynor mit persdnlichen Kommentaren versehen lieB. Das Ergebnis dieser Zusammenarbeit
ist ein dokumentarisches Archiv, bestehend aus Gaynors Aufnahmen in Kombination mit Auf-
nahmen Schonbergers, die wahrend der Befragung entstanden sind.

Die Vielschichtigkeit der Archivaufnahmen zeigt die Komplexitat von Identitaten im Zusam-
menhang mit Gewalt und fuhrt zu gréBeren Fragen von duBerster Wichtigkeit. Erstaunlich sind
die zahlreichen Polaroids mit Abbildungen schwarzer Ménner, die von Gaynor mit handschrift-
lichen, haufig stereotypischen Bemerkungen und Notizen versehen wurden. Diese Bilder
erzahlen nicht nur Szenen aus dem Arbeitsalltag eines Polizisten, sondern zeigen auch eine
konsequente und lineare Darstellung schwarzer Kriminalitadt. Beautiful Pig ist nicht nur die
Geschichte der Polizeiarbeit in Detroit, sondern die Geschichte des Polizeiwesens weltweit.

SADEGH SOURI
Fuel Smuggling (2017)

Taglich werden 6 Millionen Liter Diesel und Kerosin aus dem Iran nach Pakistan geschmug-
gelt, das ergibt etwa zwei Milliarden Liter pro Jahr. Arbeitslosigkeit, Dirre und die niedrigen
Kosten fur Treibstoff im Iran verglichen mit Pakistan haben zu diesem Benzinschmuggel
geflhrt, der fir die meisten jungen Menschen in den Provinzen Sistan und Baluchistan zwar
ertragreich, jedoch auch hochgeféhrlich ist. Bei dem Versuch, den Schmuggel zu unter-
binden und die Grenziberquerung von nicht genehmigten Fahrzeugen zu verhindern,
bringt die Polizei sogar Schusswaffen zum Einsatz. Um den radikalen Grenzkontrollen zu
entgehen, beschleunigen die Fahrer ihre Transporter und verursachen haufig schwerwie-
gende Unfélle und Brande. Jeden Monat werden zwischen 10 und 20 Menschen durch
Schiisse oder bei Unfallen verletzt oder getdtet.

Sadegh Souri (*1985, IR) dokumentiert in seiner Arbeit Fuel Smuggling diese dramatischen
ZusammenstoBe inmitten der Berge der iranisch-pakistanischen Grenzregion. Seine foto-
journalistisch anmutenden Bilder zeugen von einer engen und vertrauensvollen Beziehung
mit den Menschen, die er dokumentiert, sowie von einem tiefen Verstandnis ihrer komple-
xen Lebensumstinde. Sein Stil ist gepragt von seiner formellen Ausbildung als Fotograf
und Filmer. Souri stammt selbst aus der Gegend um Sistan und Baluchistan und begann
2013 mit dieser Serie, nachdem US Sanktionen zu einer extremen Zunahme des Treibstoff-
schmuggels gefihrt hatten. Seine 4-jahrige Recherche wurde erschwert durch Polizei-
kontrollen, die haufig das Loschen seiner Aufnahmen zur Folge hatten. Die Aufnahmen, die
erhalten geblieben sind, zeigen eine erschiitternde Dokumentation zwischen kriminellen
Handlungen und den sich daran anschlieBenden Rechtsverfahren in seiner Heimat.



HARIT SRIKHAO
Mt Meru (2017)

Der Berg Meru bildet in der hinduistischen Kosmologie das Zentrum des Universums, sein
Gipfel ist die Wohnstatte der bedeutsamsten Gotter. In seiner gleichnamigen Werkserie zi-
tiert der Fotograf Harit Srikhao (*1995, TH) Passagen aus hinduistischen Schriften und
bebildert den mystischen Ort als alptraumhaften Schauplatz grausamer Rituale, kannibalisti-
scher und masochistischer Szenen. In Verbindung mit theatralischen Kulissen und herrschaft-
lichen Gewandern eréffnet der Kiinstler willentlich Parallelen zu Kénigsdarstellungen,
welchen in seiner Heimat Thailand ein besonderer Stellenwert beigemessen wird.

Dort ist es Ublich, eine Fotografie des K&nigs an gut sichtbarer, erhdhter Stelle im Haus zu
platzieren, wodurch sie in der Bevélkerung Identitat stiften und patriotische Werte und nati-
onalen Stolz bekraftigen soll. Srikhao ist fasziniert von der wirklichkeitskonstituierenden
Wirkmacht dieser Propagandabilder und méchte zum Uberdenken inrer haufig unreflektierten
gesellschaftliche Akzeptanz anregen.

Srikhaos Serie Mt Meru ist zugleich mutiger Kommentar zu der gétzenhaften Verehrung des
thailandischen Monarchen und eine Analogie zwischen spiritueller Reinkarnation und der
Krénung des neuen Kénigs als die ,wiederbelebte Leiche der Monarchie®. Nicht zuletzt verur-
teilen seine Fotografien auch das lése majesté, ein in Thailand geltendes Gesetz, welches die
Diffamierung, Verleumdung oder Bedrohung des K&nigshauses unter Gefangnisstrafe stellt.
Mit seiner visuellen Erzahlung deckt der Kiinstler die Absurditat der geltenden Hierarchie auf
und wagt eine nicht unriskante Kritik an der politischen Situation seines Heimatlandes.

VASANTHA YOGANANTHAN
A Myth of Two Souls (2013, fortlaufend)

A Myth of Two Souls erzahlt die Geschichte des indischen Epos der Ramayana. Auf einer
finfjahrigen Reise durch Indien und Nepal folgte der Kiinstler Vasantha Yogananthan (*1985,
FR) den Spuren der hinduistischen Gottheit Rama. Bereits 300 v. Chr. von dem Sanskrit-
Dichter Valmiki geschrieben, wurde die Ramayana im Laufe der Zeit immer wieder neu aufge-
schrieben und neu interpretiert.

Das Epos erzahlt von der Verbannung des Prinzen Rama aus seinem Kdénigreich in die indi-
schen Walder zusammen mit seinem Bruder Lakshama und seiner Frau Sita. Diese wird vom
listigen Ddmonen Ravana auf die Insel Lanka entflihrt bis Rama sie aus der Gefangenschaft
befreit. Die Geschichte der Ramayana begegnete Yogananthan in vielen alltdglichen Szenen,
die er auf seiner Reise beobachtete. Seine Fotografien und Passantenportrats erzdhlen den
Mythos in einer ungewdhnlichen wie zeitgendssischen Weise nach und zeichnen das Bild ei-
ner wechselvollen indischen Gesellschaft.

Entsprechend den sieben Kapiteln der Ramayana gliedert Yogananthan seine Fotografieserie
in sieben Blcher, die zwischen 2016 und 2020 erscheinen werden. Ausgehend von den ge-
genwartigen Adaptionen einer alten Mythologie werden in A Myth of Two Souls ebenso
verschiedene Genres und Techniken gegentbergestellt: Landschaftsansichten, handkolorier-
te Portraits und illustrierte Schwarz-WeiB-Aufnahmen. Fiur die traditionell im 19. Jahrhundert
verwendete Technik der Handkolorierung wurde der Maler Jaykumar Shankar beauftragt.
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