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A script, a sketch, a show
Lizzy Ellbriick und Johanna Schafer

Die Examen ist die jahrliche Ausstellung aller Absolvierenden
und Meisterschiiler:innen der Kunsthochschule Kassel. In der
ikonischen documenta-Halle prasentieren sie eine gemeinsame
Inszenierung ihrer kiinstlerischen und gestalterischen Positionen
fiir eine breite Offentlichkeit. Als Moment von letzten Schritten
hinaus aus einem vertrauten Setting und ersten Schritten in
professionelle Zukiinfte ist die Examen somit Generalprobe
und zugleich Premiere fiir ein erstes Artikulieren, ein Erproben
gegenwartiger Plane und Vorstellungen.

Die diesjahrige Examen 25 entlehnt ihre Struktur und Sprache
dem Theater. Die Ausstellung versteht sich als script, sketch
und show - als tastender Entwurf und feierliche Auffiihrung. Sie
ist Performance und Probe, Show und Skizze, ein Ort der Syn-
chronizitat und Permanenz, aber auch des Widerspriichlichen
und Vorlaufigen. Wie Akteur:innen auf einer Blihne, stehen die
gezeigten Arbeiten, ebenso wie ihre Autor:innen, im Rampenlicht
und artikulieren ihre eigenen Stimmen und Haltungen.

This stands as a sketch for the future

An der Schwelle zwischen Abschliissen und Anfangen zeigt die
Examen Uberginge - Riickblicke und Ausblicke, Dokumentation
und Inszenierungen dessen, was kommen kénnte. In diesem
Spannungsfeld von Vorlaufigkeit und finaler Prasentation sind
die gezeigten Positionen sowohl als abgeschlossene Arbeiten
lesbar, als auch als Entwiirfe fiir Zukiinftiges. Ein Zwischenstand,
der zeigt, was war, aber ebenso andeutet, was kommen kénnte.
Fir die Absolvent:innen bedeutet dieses Verstandnis vor allem
die Moglichkeit, keine ,endgiiltige“ Position formulieren zu
miissen, aber auch die Verantwortung, ihre Arbeit als Teil eines
groBeren Gefiiges zu denken, das nur temporar stabil ist.

Ein maquette, ein Modell, ein Skript

Ein maquette bezeichnet ein proportional verkleinertes Modell
fiir eine Skulptur oder ein Gebaude. Oft lasst das maquette vor
Anderungswiinschen oder Anpassungen an duBere Gegebenhei-
ten mehr von der urspriinglichen Intention von Kiinstler:innen oder
Designer:innen erkennen als das finale Objekt. Das italienische
Aquivalent ist bozzetto, wortlich Skizze, Entwurf oder Studie.

Ein solches maquette, eine offene Struktur, die Rahmung bietet
und gleichzeitig Raum fiir Improvisation und Abweichungen lasst,
dient hier als kuratorisches Prinzip. Die Examen 25 zeigt damit
nicht nur 59 individuelle Positionen, sondern die Bedingungen,
unter denen sie sich zueinander verhalten.

Zentral fiir die Positionierung der Arbeiten ist ihre Nachbar:in-
nenschaft: Die Arbeiten stehen nicht isoliert, sondern im Ver-
haltnis zueinander. Dieses Verhaltnis entsteht liber raumliche

Spannung, Giber Ndhe und Distanzen. Die Architektur wirkt dabei
zugleich als Kulisse und als aktive Partnerin, die die Beziehungen
zwischen den Arbeiten mitgestaltet. In der vielstimmigen Gruppe
entstehen so neue raumliche Versionen und Verkniipfungen.
Entscheidend ist auch der bewusste Umgang mit infrastrukturellen
Bereichen der Institution. Kiiche, Technikraume, Durchgén-
ge, normalerweise unzugénglich im Hintergrund, werden hier
als durchlassige Ausstellungsrdume begriffen. On-stage und
backstage gehen ineinander liber und legen neue Lesarten nahe:
als funktionale Archive von Ablauf, Versorgung, Bewegung; als
soziale Raume; als Orte, in denen sich eine zweite, informelle
Ebene der Ausstellung realisiert. Die Ausstellung erschlieBt, was
sonst hinter der Kulisse bleibt. Auch das ist Teil der Theatermeta-
pher: Jede Biihne braucht Infrastruktur, Wege und Einrichtungen
wie Garderoben, Werkstatten, Biiros und die Biihnenmaschinerie.
Zugleich schaffen diese (Ausstellungs-)Radume Nischen und
ruhigere Nebenschauplatze, in denen Besuchende sich konzent-
riert einzelnen Arbeiten widmen kénnen, wahrend andere Werke
in der Offenheit und Gleichzeitigkeit der weitlaufigen Architektur
in direktem Blickkontakt stehen.

Obgleich die Ausstellung keine thematischen Cluster kate-
gorisiert, ergeben sich rote Faden und nicht-lineare Narrationen.
Trotz unterschiedlicher Disziplinen und Interessen, werden Ver-
bindungen sichtbar, die auf eine gemeinsame Studienerfahrung,
Umwelt und nicht zuletzt gesellschaftliche oder politische Erfah-
rungen, Bediirfnisse oder Dringlichkeiten schlieBen lassen: der
Impuls, unsichtbare Strukturen, Fragilitat und Reibung sichtbar
zu machen, ebenso wie der Umgang mit Material als analytischem
Denkraum und das Entwickeln eigener Strategien des Erzahlens
und Inszenierens. Viele Arbeiten verbindet, dass sie Korper als
politisches wie affektives Archiv verhandeln und Gemeinschaft
als fragiles, aktiv herzustellendes Gefilige begreifen. So entsteht
kein homogenes Narrativ, sondern ein Geflecht aus Beziehungen,
Differenzen und Resonanzen, das die Examen 25 als offenes,
vielstimmiges Modell ihrer Zeit identifiziert.

Danke!

Finanziell unterstiitzt wird die Ausstellung durch die langjéahrige
Unterstiitzung der cdw Stiftung gGmbH Kassel, die mit dem
Bereitstellen dieser Plattform neben der Vernetzung und Sicht-
barkeit fiir junge Kiinstler:innen und ihre Arbeiten, besonders
auch das Erproben von Ausstellen in professionellem MaBstab
ermaoglicht. Wir danken in diesem Sinne ganz besonders allen be-
teiligten Absolvierenden fiir ihren Enthusiasmus, ihr individuelles
und kollektives Engagement in der Vorbereitung und Umsetzung
der Ausstellung.
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Session @

Marlon Jung

Auf der Suche nach dem Spiel der Spiele fand Marlon

Jung sich zwischen vielen Herausforderungen wieder,

zwischen endlosen Tischen und dem Klang fallender

Karten. Die Gegner hielten ihm einen Spiegel vor, in

dem er seine Seele erkannte. Auf diesem verzweigten

Weg lernte er, mit jedem Zug Vertrauen zu gewinnen
und Freundschaften zu schmieden.

Session @ ist eine performative Arbeit an der Schnitt-
stelle von Kunst, Game und sozialer Theorie.

Sie ladt Besucher*innen ein, ein Spiel zu beginnen,
in dem sie liber Vorsatze in plastischer Form von
Vertragen mit sich und anderen in Austausch treten
kénnen. Die Ausstellung beschéftigt sich mit Anerken-
nung: was es dazu braucht, wie sie unser Selbst formt
und was sie fiir uns bedeutet.

Der Sozialphilosoph Axel Honneth beschreibt in Kampf
um Anerkennung (1992), dass Identitdt nicht isoliert
entsteht, sondern in einem wechselseitigen Geflecht
aus den Sphéaren Liebe, Recht und sozialer Wertschét-
zung. Doch Anerkennung ist kein neutraler Akt, sie
spiegelt gesellschaftliche Machtverhiltnisse wider.
Wer anerkennt, was anerkannt wird und unter welchen
Bedingungen, ist stets umkampft und nie frei von Inte-
ressen.

Um diese Dynamiken erfahrbar zu machen, nutzt
Session @ das Spiel als kiinstlerisches Mittel. In
Anlehnung an die Sozialisationstheorie von George
Herbert Mead zeigt die Ausstellung zwei Spielfor-
men: das freie Rollenspiel, in welchem das Individuum
Handlungen und Personen nachahmt und das regel-
geleitete Wettkampfspiel, in dem sich Individuen auf
andere Personen beziehen. So entwickeln die Spielen-
den eine Reflexion liber das Selbst und den Anderen.

Zwischen Nachahmung und Hineinversetzen ermog-
licht das Spiel so eine Betrachtung gesellschaftlicher
Ordnung durch Rolleniibernahme, Regelverhandlung
und das Erleben von Grenzen. Uber ein performa-
tives Game konnen Besucher*innen eingreifen; sie
konnen offentlich sichtbare Vorsdtze in Form eines
Vertrages annehmen, ablehnen, verandern oder neu
schreiben. Jede Handlung schafft neue Ausgangs-
punkte fiir andere. So entsteht ein kollektiver, fortlau-
fender Prozess im dynamischen Wandel: ein sozialer
Resonanzraum, in dem Werte, Selbstverhiltnisse und
soziale Geltung verhandelt werden.

Session @ versteht sich nicht als Antwort, sondern als
Einladung.

Denn Session @ ist nicht das Ziel, sondern der Anfang.

»Session @“, LED-Panels
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Arachne [&payvn]

Vreneli Harborth

Vreneli Harborth, geboren 1988 in Freiburg, studier-
te Soziologie und Politikwissenschaften an der Uni-
versitdt zu K6ln und begann 2017 ihr Studium der
Bildenden Kunst an der Kunsthochschule Kassel. Ab-
schluss mit Auszeichnung 2024, danach folgte ein
Stipendium der Stadt Kassel fiir kiinstlerischen Nach-
wuchs. Seit 2025 ist sie Meisterschiilerin bei Prof.
Joel Baumann in der Klasse Neue Medien.
(Kontakt: www.vreneliharborth.de)

Bild rechts: Webpatrone, Die Herstellung des
Textils erfolgte durch die Weberei Egelkraut
in Schwalmstadt-Trutzhain

Das Textile wird intuitiv meist als weibliche Sphéare ima-
giniert. Bereits in der griechischen Mythologie ist Athene
die Gottin der Kunst, des Handwerks und der Handarbeit.
Arachne, eine Weberin aus Hypaipa, wurde aufgrund
ihres Kénnens hochgelobt. In Ovids Erzahlung wird sie
von Athene zu einem Webewettbewerb herausgefordert.
Arachne gewinnt, Athene ist erziirnt, zerstort ihren Teppich
und schlagt ihre Kontrahentin mit dem Webschiffchen. Aus
Furcht erhangt sich Arachne und wird von Athene in eine
Webspinne verwandelt. In der Arachnophobie begegnet
uns bis heute die Weberin, die Namenspatin der Spinne
wurde.

Nach der Industrialisierung des Weberhandwerks tauchten
moderne Arachnen an ganz anderer Stelle wieder auf.
Nordhessen war in den 1950er- und 60er-Jahren ein
wichtiger Standort der aufkommenden Computerindustrie.
In Bad Hersfeld produzierte die von Konrad Zuse gegriin-
dete Zuse KG Rechenmaschinen. Die Belegschaft bestand
oftmals aus Quereinsteigern. Informatik als Studienfach
oder Ausbildung existierte schlicht noch nicht. ,,Schuster,
Schneider und Frisére, wer’'n beim Zuse Ingenieure”. Unter
den Angestellten, die zu groBen Teilen aus der landlichen
Umgebung Bad Hersfelds stammten, waren viele Frauen.
Sie erledigten meist die kleinteiligen Arbeiten. Unter
anderem stellten sie in Handarbeit Ferritkernspeicher her,
indem sie kleine Eisenkerne mit Kupferdraht umstickten.
Sie besaBen in der Regel keine formelle Ausbildung, allein
ihr Geschick im Sticken, Stricken und sonstigen Hand-
arbeiten qualifizierten sie zu dieser Tatigkeit. Anders als
die Namen der leitenden Ingenieure, sind diejenigen der
Arbeiterinnen heute unbekannt.

Die Z23 war eine der erfolgreichsten Rechenmaschinen
der Zuse KG. Erstmals 1961 ausgeliefert, wurde sie zum
weitverbreitetsten Transistorrechner in Deutschland.
Einsatz fand die Z23 meist an Hochschulen und Behorden,
sowie in Ingenieurbiiros. Die Speicherkapazitat betrug
8192 Worte (a 40 Bit) im Trommelspeicher (ROM), sowie
243 Worte im Ferritkernspeicher (Schnellspeicher/RAM).
Auf dem Gewebe ist die Innenansicht der Z23 abgebildet,
die Verbindungskabel, die aus den Ferritkernspeichern
und Transistoren in das Rechenwerk fiihren. Ganz dhnlich
wie auf der linken Seite eines Gestrickes, wird hier der
Arbeitsrhythmus sichtbar, der die Herstellung des Stiicks
moglich machte. Ein Organismus, der vom Menschen in
die Maschine iibergegangen ist. Die Anwesenheit der Ar-
beiterinnen in ihrem Netz ist noch zu erahnen.
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entre nous

Julie Mimoun

Julie Mimoun ist eine 1995 geborene Kiinstlerin, die
multimedial installativ, sowie mit Film und Worten
arbeitet. Dem Arbeiten begegnet sie mit identitédts/
politischen, postkolonialen Fragen, einer feminis-
tisch-linken Grundhaltung und Humor.

(Buchpublikation, DIN A6, 123 Seiten, Zweikanal-
Videoinstallation, drei Skulpturen verschiedener MaRe)

In der Videoinstallation stehen sich zwei groBe Pro-
jektionsflachen gegeniiber, auf denen immer wieder das
Meer zwischen Algerien und Frankreich auftaucht. In unter-
schiedlichen Momenten betrachten Menschen das Meer,
von den Kiisten Frankreichs und Algeriens aus.

Auch ich schaue, manchmal mit Sehnsucht, denn jede Welle,
die hier aufschlagt, hatte dort starten kénnen. Schaue auf
dieses ambivalente, von Tod und Verzweiflung schwere, von
Urlaub und Alltagsflucht leichte Meer und seine Menschen
und ergebe mich dem Gefiihl des ,dazwischen Seins'.
Dieses Meer hilt so viel Geschichte und so viel Gegenwart,
ich sehe einen Teil davon an, mithilfe von Stimmen naher und
(fast) fremder Menschen, mit Fotos aus den Alben meiner
Familien, die so viel erzahlen, privat, politisch.

Das Buch verbindet Texte und Gedichte zu Dehiya/
Kahina (eine feministische Figur aus der algerischen Ge-
schichte, die als rote Gazelle vorgestellt wird), zu Netzwer-
ken und Gemeinschaften, Freund*innenschaften, Gedanken
zur Einsamkeit, zum Eltern/Mutter sein, zur Erschopfung,
zu Faschismus und Religion, Flucht und standiger Unvoll-
standigkeit. Verbindet diese Gedanken mit Zitaten von u.a.
W. Tamzali und A. A. Azoulay, sowie mit Bildern, Bildaus-
schnitten und Screenshots und webt sie so ein, in einen
politisch geschichtlichen Kontext. (Es ist eigentlich ein
Fotoalbum, voller fiktiver Erinnerungen, Utopien, Erklarungs-
ansitze...)

Und rot ist Signal und rot ist Feuer (dem Patriarchat), rot ist
die Revolution [...] rot das Licht hinter geschlossenen Augen,
miide und rot.

Wahrend ich recherchiere, zu Dehiya zum Netzwerk,
zur Farbe Rot usw., werde ich Mutter. Meine Recherche wird
unterbrochen und vermischt sich mit einsamen Stunden zu
Hause, dem Wunsch nach einem Netzwerk. Ich bin miide,
erschopft und manchmal wiitend. Auf das System, auf die
Gesellschaft, auf Rollenbilder und so vieles mehr. Eine Wut,
an der ich mich abarbeite, bis ich ausgelaugt zuriickbleibe,
und vielleicht den Anschluss verloren habe.

Zu sehen sind erschopfte Figuren mit hdngenden
Bauchen, Briisten und Schultern. Weiches Wachs, dem
Boden verbunden, mit Gazellenkdpfen aus Keramik, schwere,
tatowierte Gazellengesichter.

Diese Gazellen schauen sich an, sie spiegeln sich
und tun es nicht, sie sind gleich und sind es nicht, sind allein
und doch gemeinsam, stiitzen sich, ruhen sich aus, sind

erschopft und geben sich Kraft.
Lokalisiere dich

Irgendwo
Dazwischen
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I Open at the Close
(Welcome to the
Mirror World)

Morris Joffe

Morris Joffe, geboren 1996 in Kassel. In der Praxis
untersucht er die zunehmend flieBenden Grenzen zwi-
schen analoger und digitaler Wirklichkeit und deren
Einfluss auf Kommunikation und Wahrnehmung. Zwischen
dem Wunsch nach Anonymitdt und dem Bediirfnis nach
Néhe entstehen intermediale Arbeiten, die mit kryp-
tischen Botschaften, Klang, Sprache und performati-
ven Interventionen spielen und neue Perspektiven auf
unsere hypervernetzte Gegenwart erdffnen.

(Interaktive Installation, Game)

I open at the close oder Ich 6ffne mich zum Schluss

Aber,

Woher soll man eigentlich wissen wann Schluss ist?
Oder,

Wann merke ich, dass etwas oder irgendwer mit mir
resoniert?

Aber,

Wie viel kann ich preisgeben?

Oder,

Wie viel will ich preisgeben?

Aber,

Wie viel wollen Andere von mir preisgeben?

Oder,

Wie viele wollen sich selbst durch mich preisgeben?
Aber,

Was passiert, wenn sich einfach alle 6ffnen?

Oder,

Was passiert, wenn das nicht passiert?

Aber,

Sollten wir uns Sorgen machen, wenn nichts passiert?
Oder,

Sollten wir uns Sorgen machen, wenn sténdig etwas
passiert?

Aber,

Ist Langeweile noch zu verantworten?

Oder,

Ist Uberladung noch tragbar?

Aber,

Wann beginnt etwas Neues?

Oder,

Braucht es etwas Neues?

Aber,

Wollen wir etwas Neues?

Alle Dateien, Fotos, Aufnahmen sowie offene Tabs

und Fenster sind relevant und sehr wichtig, un-

abhidngig davon, wer der Urheber ist. Im Laufe der

Ausstellung wird diese Arbeit verschiedene Ge-

sichter besitzen, in Abhiingigkeit davon wer sich
dessen annimmt und annehmen will.




Ich ndhe meine Gedanken zusammen, lege Erfahrun-
gen Uber Fragen und Fragen liber Eingebungen, binde
Gedankenschleifen zusammen, durchdringe Gewebe

mit Faden, versuche den roten zu finden und folge
allen anderen. Aufdroseln, zerschneiden, rearrangie-
ren. Ich durchtrenne Nahte wieder, ndhe sie neu an
anderer Stelle, appliziere explizite Implikationen. Es

. bleiben raue Kanten, verzogene Faden ragen heraus

a de 1 1 Cat e matt e r und suchen weiter, beharren auf Unvollstandigkeit.
Verschiedene Praxen verkniipfen sich, nicht das ein

oder andere. Ein Patchwork an Research, Textil und

Karin Griinwald Grafikdesign. Ein Patchwork aus Neugierde, Spannung,
Fragen und Verzweiflung.

Das Projekt a delicate matter versteht Textil, Grafik-
design und kiinstlerische Forschung als ineinander
verwobene Praktiken. Ausgehend von der postpartalen
Phase, der Zeit nach der Geburt, ndhert sich die Arbeit
unsichtbar gemachten korperlichen und emotionalen
Prozessen. Zwischen Heilung, Uberforderung und ver-
geschlechtlichten sowie romantisierten Erwartungen
entstehen Briiche, deren Aushandlung gesellschaftlich
oft ausbleibt.

Karin Andrea Griinwald arbeitet mit Textil, Grafik-
design, Print und Coding. In einer spielerischen
Praxis beschidftigt sich Karin besonders mit nuan-
cierten Begrifflichkeiten, TriAumen und gesellschaft-
lichen Einbettungen, insbesondere in Bezug auf Ge-
schlechterforschung. »a delicate matter“, Textilproben
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Idda

Tristan Marie Trotz

In einer Welt, die immer lebensfeindlicher wird,
sind marginalisierte KOrper die ExpertNinnen. Sie
iiber_lebten schon immer in einer widrigen Um_Welt.
Diesen Korpern und ihrem Reichtum widme ich mich und
entwickle interaktive, mehrsinnlich erfahrbare Ar-
beiten. Dafiir nutze ich vor allem Textil und Sound,
aber auch Text und Illustration. Alleine und mit an-
deren zusammen setze ich Projekte um, die Wege hin
zu einer nachhaltigen Gesellschaft ver_suchen.
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La Cruz

Niels Walter

Niels Walter ist 1991 auf Riigen geboren und hat
2010 sein Abitur gemacht. Nach der Ausbildung zum
Mediengestalter arbeitete er zunichst als Grafiker
und Illustrator. Von 2015 bis 2023 studierte er erst
an der Kunsthochschule Berlin WeiRensee und spé-
ter an der Kunsthochschule Kassel in den Bereichen
Animation, neue Medien und Illustration. Nach einem
Meisterschiilerjahr ist er nach Berlin gezogen, ar-
beitet nun in unterschiedlichen Bereichen und macht
weiterhin visuelle Kunst mit Zeichnungen, Animatio-
nen, Visuals, Performances und Games.

La Cruz ist eine Werbeflache fir Mental Health Care,
die nichts kostet.

Inspiriert von den LED-Kreuzen der spanischen Far-
macias mochte La Cruz mit flashigen Animationen und
Texten an der im Stadtraum hart umkampften Auf-
merksamkeit zerren. Nur ist sie nicht daran interessiert,
am Ende Verkaufe zu steigern, sondern moéchte die
Aufmerksamkeit auf das Kleine, Leise, Unscheinbare
lenken - und vielleicht kleine Momente der Irritation,
des Innehaltens oder Beobachtens schaffen.

La Cruz hat den Wunsch, dass unser Wohlbefinden
weniger durch pharmazeutische Mittel aufrechterhal-
ten werden muss.

Fir die Zukunft ist auch ein Open Call fiir Anima-
tor*innen vorgesehen, um fir La Cruz eigene Filme zu
machen. Stay updated: @la_cruz_project
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Internationale
Klimakonferenz

Babak Samari

Babak Samari, geboren in Teheran, studierte bildende
Kunst in Kassel und ist derzeit Meisterschiiler bei
Johannes Spehr.

Text: Pejman Ayoubzadeh

(Bleistift auf Papier, 102 X 72 cm)

»Man spricht zuweilen von der ,tierischen' Grausamkeit
des Menschen, doch ist das héchst ungerecht und fiir
die Tiere wirklich beleidigend: Ein Tier kann niemals
so grausam sein wie der Mensch, so ausgesucht, so
kiinstlerisch grausam.”

- Fjodor Dostojewski, Die Briider Karamasow

Ein Bild wirkt bisweilen wie eine Grenze zwischen Ver-
gangenheit, Gegenwart und Zukunft; zugleich jedoch
vermag es diese drei in einem zeitlosen Punkt ineinan-
der aufzulésen und alle Grenzen in sich zu verschmel-
zen. Ein Bild hat diese Fahigkeit, Fragen sichtbar zu
machen, die einem Menschen Angst oder

Unsicherheit bereiten. Es kann die Gegebenheiten
direkt und schonungslos vor Augen fithren. Wenn ein
Kiinstler solche Inhalte in seinem Werk reflektiert,
selbst wenn er darin mit unzahligen anderen Kiinstlern
libereinstimmt, mag diese Wiederholung derartiger
Themen beim Publikum zwar eine gewisse Abstump-
fung bewirken. Doch zugleich erinnert sie uns an die
Dringlichkeit, dass bestimmte Dinge unaufhérlich in
Erinnerung gerufen werden miissen. Denn was der
Veranderung bedarf, muss in verschiedenen Formen
bestandig wiederholt werden, um den Impuls zum
Handeln in den Menschen wachzuhalten.

Mit dem satirischen Titel zielt Babak Samaris Bild
unmittelbar auf eine Thematik ab, die die Aufmerk-
samkeit der Betrachter einfordert. Es verkorpert das
Groteske; es bei3t — und ruft uns damit ins Gedachtnis,
dass selbst das Bedrohliche nicht immer vom gleichen
Gewicht ist, so wie eine kleine, stechende, aber leichte
Wunde nicht mit einer tédlichen Wunde vergleichbar ist.
Die Zeichnung verdeutlicht die bedrohliche Grausam-
keit des Menschen gegeniiber der Natur, die durch das
Spiel von Licht und Schatten in schwarz-weif3 noch ein-
dringlicher hervorgehoben wird. Die Blumen am FuBe
des Berges erinnern uns an Tellerfallen. Die Kinder
nehmen am Spiel der Erwachsenen teil. Nur eines von
ihnen, unten rechts im Bild, steht abseits und greift
nicht ein. Fragt es sich auch, warum all das geschieht
und warum alle an dieser Katastrophe mitwirken?




Aufgewachsen mit einer evangelischen Mutter und
konfrontiert mit einem queerphoben, christlich-kon-
servativen Vater spielten christliche Glaubensrituale

eine groBe Rolle in meinem Leben. Sei es das wieder-
holte Beten zum Essen und vorm Zubettgehen oder die
Telefonate mit meinem Vater, die sich in Predigten ver-
wandelten.

3 J Im wiederholten Beten habe ich als Kind einen Weg
1 don t Want t O gefunden dankbar zu sein und an die
Menschen zu denken, die ich liebe.
hear your screams
Als Transmann habe ich ein ambivalentes Korpergefiihl
f rOm down b e 1 OW in christlichen Kontexten.

Wo bedingungslose Liebe gepredigt wird, treffe ich

Samuel Goldbourne auf Hass. Mein Vater ist ein gutes Beispiel dafiir. Auch
wegen ihm interessieren mich verstarkt vaterliche
Gottesdarstellungen und biblische Vater-Sohn-Bezie-
hungen. In unseren Telefonaten zeigt mein Vater seine
Liebe und Sorge durch seinen wiederholt ausgespro-
chenen Wunsch, er wolle mich nicht von unten (aus
der Hoélle) schreien horen. Ein Ausdruck seiner Sorge
liber mein Abkommen vom géttlichen Weg und meine
queeren Verirrungen.

Deswegen stelle ich die Frage:
Was passiert, nach dem Tod ?

Samuel Goldbournes/djfroggy69s kiinstlerische Praxis

baut auf der Schwarzen Kultur des DJing und MCing

auf. Jeden Monat erscheint die Show ,Gottes Wort in

deinem Ohr“, in der er teilt, was ihn bewegt - mu-

sikalisch und pers6nlich. In seinen experimentellen

DJ-Sets sampled er viel, leiht sich andere Stimmen
und vermischt sehr gerne Genres.

(Installation mit Sound)
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Der Spieller in mir

Jan Reuter

Seit 2016 studiert Jan Reuter Visuelle Kommunikation
an der Kunsthochschule Kassel., Zu Beginn seines Stu-
diums widmete er sich vor allem der digitalen Spie-
leentwicklung und sammelte Erfahrungen in 2D- und
3D-Animation. In den letzten Jahren ging er vermehrt
seiner Leidenschaft fiir die Musik nach: Unter dem
Kiinstler*innen-Namen ,Lebensmittelmiide® verdffent-
lichte er zahlreiche Rap-Tracks, trat bei diversen
Konzerten auf und organisierte eigene Hip-Hop-Events.
Dariiber hinaus realisierte er Musikvideos und Visu-
als fiir sich selbst sowie fiir andere Musiker*innen.

(finf animierte Musikvideos, 12 min)

Seit ich ein Teenager bin, lebe ich in stéandiger Abgren-
zung zu einer hochst ominésen SpieBigkeit, die ndher
zu definieren ich mir bis zum Beginn dieser Arbeit nie
die Milhe gemacht habe. Véllig gedankenlos habe ich
alles, was mir in irgendeiner Weise zu biirgerlich, zu
sauber, zu regelkonform oder zu verkrampft vorkam,
als ,spieBig” bezeichnet und dachte, damit sei ich fein
raus.

Riickblickend betrachtet war ich — aufgewachsen in
einer biederen Kleinstadt im Frankfurter Speckgiirtel -
schon damals von der festen Uberzeugung getrieben,
ich wiirde eines Tages zum SpieBer mutieren, wehrte
ich mich nicht nach Leibeskraften dagegen. Es schien
mir der natiirliche Lauf der Dinge zu sein, dem es
sich um jeden Preis zu widersetzen galt. Die Vorstel-
lung, irgendwann ein dhnlich langweiliges und dréges
Leben wie die Leute zu fiihren, die in unserer StraBe
wohnten, machte mir eine absurde Angst. Auch als ich
langst aus dieser kleinstadtischen Enge entflohen war,
schwebte sie liber meinem Haupt wie ein Damokles-
schwert und ich war stets auf der Suche nach neuen
Wegen, meinem Schicksal zu entkommen. Ich suchte
Erlosung im kiinstlerischen Schaffen, im Exzess, in al-
ternativen Lebensgemeinschaften, im Aktivismus und
in so manch anderem. Aber die Angst holte mich immer
wieder ein. Eines Tages stellte ich fest, dass ich nie
naher definiert hatte, wie mein personliches Schreck-
gespenst eigentlich aussah. Das erschien mir doch ei-
nigermaBen absurd. Da rannte ich die ganze Zeit - und
wusste noch nicht einmal, was das eigentlich genau
war, vor dem ich davon rannte!

So begann die Arbeit an diesem Projekt. In fiinf visu-
alisierten Musikstiicken erzahlt die nun entstandene
Arbeit auf essayistische Weise meine personliche Aus-
einandersetzung mit dem SpieB3er in mir. Sie erhebt
weder den Anspruch auf Vollstandigkeit oder Prazision
noch auf Allgemeingiiltigkeit. Sie liefert auch keine
universelle Definition, was es mit dieser verdammten
SpieBigkeit denn nun auf sich hat, doch vermag sie es
vielleicht, der ein oder anderen Person dabei zu helfen,
die* eigene innere SpieBer*in zu umarmen und einen
kleinen Frieden mit sich zu schlieBen.
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Das einfache
Bewegtbild

Jan Emde

Jan Emde begann 2014 sein Studium in Produktdesign,
2018 dann Visuelle Kommunikation. Er sieht sich an
der Schnittstelle zwischen Design und Kunst. Sei-
ne Arbeiten - zuletzt das Diplom im Produktdesign
- hinterfragen die Funktionsweise kiinstlerischer Me-
dien und erforschen deren mechanische Umsetzung.

Das einfache Bewegtbild ist ein Versuch, kontinuier-
liche Bewegtbildablaufe mit simpelsten Mitteln abzu-
bilden und dabei die technische Funktionsweise zu-
ganglich verstandlich zu machen. Hierzu borge ich mir
Prinzipien aus analogem Film, Video und Barrier-Grid-
Animation. Diese ergeben in Kombination ein Bewegt-
bildformat, dessen beliebig lange Bildstreifen durch
Verschieben hinter einer einfachen gerasterten Maske
erkennbar wiedergegeben werden kénnen.

»Auto in vier Streifen®“, Foto des ersten funktionierenden Modells



Im Jahr 2021 schuf ich wahrend eines Aufenthalts an
der Villa Arson in Nizza, Frankreich, die Werkreihe
body void, fur die ich eine spezielle Airbrush-Maskie-

rungstechnik entwickelt habe. Die Arbeit setzt sich mit
dem Digitalen, dem Organischen, der Fragmentierung
sowie dem Verhéltnis des Koérpers zum Raum ausein-
ander.

bOd VO i d Die geografische Lage der Villa Arson — mit Blick auf
y die Baie des Anges bis hin zum Hoétel Régina in Cimiez,
) wo Henri Matisse seine beriihmten Collagen gouaches
Mison Schreff découpés schuf - diente dieser Arbeit als Referenz.
Wie bei Matisse steht auch hier das Thema des Korpers,
der Landschaft, sowie der Krankheit im Mittelpunkt;
jedoch geht es hierbei nicht um somatische, sondern
psychische Formen von Krankheit - um Zustande von
Fragmentierung, Trennung und Dissoziation.

Die Werke haben eine digitale Wirkung, wurden jedoch
komplett analog geschaffen. Durch den Einsatz von
Spriihfarbe entstehen biomorphe Bildformen, in denen
Korperfragmente mit verschwommenen Landschaften
verschmelzen. Dabei bewegen sich die Werke an der
Grenze zwischen Abstraktion und fliichtiger Figura-
tion. Dieses Spannungsfeld zeigt sich in den scharfen
Kanten, die das Unscharfe mit dem Konkreten
verbinden.

Mison Schreff ist bildende Kiinstlerin mit einem Fo-
kus auf der erweiterten Malerei. Durch die Einbezie-
hung digitaler Medien, Fotografie, Textilien, Tanz
und Architektur entwickelt sie eine fluide, #stheti-
sche Formensprache. Dabei greift sie auf ein brei-
tes Repertoire traditioneller Maltechniken mit Acryl
und 01 sowie Airbrush, Weberei, Textilfiarberei, La-
sertechnologie, digitalem Design, Installation und
Performance =zuriick. Kiinstlerische Aufenthalte in
Stidkorea, Frankreich und Japan waren in diesem Zu-
sammenhang besonders bereichernd. Ein politischer,
kultureller, psychologischer und biografischer Kon-
text zieht sich mit Kontinuitdt durch ihre Arbeit

(Airbrush auf Papier, Serie aus sieben Werken,
alle 106 x 65cm) »body void I*, 106 X 65cm
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11 Jahre Sonntag

Johan Steinmetz

Johan Steinmetz (*1995) arbeitet medieniibergreifend

zwischen Fotografie, Installation und Performance.

Seine kiinstlerische Praxis basiert auf prozesshaften

Formaten, seriellen Strukturen und dem Umgang mit

vorgefundenen Materialien. Objekte fungieren dabei

als Trager von Bedeutung und Erinnerung im persdn-
lichen wie kollektiven Kontext.

(dreidimensionale Fotografie, Fotografie (20 x 30 cm),
Video + Sound, Fotografien, Video und Rauminstalla-
tion mit Wanne, Gelédnder und Metallspédnen)

Der Titel steht fiir das Gefiihl eines anhaltenden Zwi-
schenzustands. Ein Tag, der weder Abschluss noch
Neubeginn bedeutet und von einer Mischung aus
Melancholie, Stillstand und Nachdenken gepragt ist.
Es ist das Gefiihl des Ausschlafens und Freihabens,
verbunden mit der unterschwelligen Gewissheit, dass
der Alltag bald wieder beginnt.

Am 1710.2014 ist mein Bruder durch einen Unfall
gestorben. Zu dieser Zeit war ich 19 Jahre alt und
habe gerade die Schule abgeschlossen. Jetzt, 11 Jahre
spater, befasse ich mich in meiner Abschlussarbeit
damit, wie ich diese Zeit nach dem Tod empfunden
habe.

Die ausgestellten Arbeiten thematisieren nicht den Tod
selbst, sondern das, was danach kommt: die verander-
te Zeit, die Suche nach einer neuen Form des Weiter-
lebens.

Sie stellen Fragen danach, wie Erinnerungen Gestalt
annehmen kénnen, wie Zeit sichtbar wird und wie sich
das, was fehlt, in Materialien und Rdaumen abbilden
lasst.

»1334-1“ (2023), Dokumentation des Entstehungsprozesses, Hochsitz



deutscher Identitat im Nationalsozialismus. Meine
Arbeit stellt sich dieser Geschichte durch materialba- f.'

sierte Dekonstruktion. Auf Metallplatten mit Wachs- » - e
beschichtung erscheinen Waldbilder aus Ewiger Wald g

und Fritz Langs Nibelungen, die jedoch einem gezielten : - ; %
Schmelzprozess unterworfen werden. '

Ke rbho 1 Z Hitze entfesselt eine irreversible Transformation, Dg '
die die ikonischen Kompositionen zersetzt und dar-

ES herrSCht unterliegende Gegen-Narrative freilegt: Fragmente,
Diagramme, Schattenbilder, die unter der Oberfla-

S C hWe i ge n i m Wa 1 d che warteten. Dieser bewusst nicht zyklische Prozess -

bildet einen kiinstlerischen Gegenentwurf zur NS-
Maximilian Graf Ideologie des Ewigen und Unverdnderlichen. Nichts ist b"

Der Wald war schon immer Projektionsflache, zuletzt ' il 3
und am verhdngnisvollsten als Symbol ewiger L r ’ »

!

ewig, kein Symbol unantastbar. Der Wald als Projekti- i
onsflache wird so zum Ort der Dekonstruktion, wo die L cira
vermeintlich ewigen Bilder ihrer Macht entkleidet und

dem kritischen Blick ausgeliefert werden.

Es geht nicht um Zerstérung, sondern um die Befreiung A :
des Waldes aus seiner ideologischen Vereinnahmung, - ,,_ﬂl-l'
hin zu einem Raum, der seine Geschichte tragt, ohne -

von ihr beherrscht zu werden. i 1" -
' will
] i
- ki

barkeit historischer Prozesse betont und den Wald als
lebendigen Archivkorper begreifbar macht.

L]

Die Materialitit von Wachs und Metall wird zum
Medium einer Auseinandersetzung, die die Unumkehr- - _
proeae |

s

Maximilian Graf setzt sich in der eigenen kiinstle- :
rischen Praxis mit Erinnerungskultur und der Konti-
nuitit rechter Ideologien in Architektur, Skulptur
und Alltagsdsthetik auseinander. Die Arbeit ,Sah-
nefront®* (2025) untersucht die historische Ambiva-
lenz deutscher Strénde als ehemalige Schauplédtze des
Zweiten Weltkrieges und heutige Urlaubsorte. In In-
stallationen wie ,Rossmann/Ross und Reiter® (2024)
werden NS-Baurelikte spielerisch als Hindernisse in-
szeniert, die es zu iiberwinden gilt. Mit ,Ein Mann,
den sie Pferd nannten® (2023/24) verbindet Graf mo-
numentale Pferdeskulpturen mit der eigenen Familien-
geschichte und hinterfragt die Fortschreibung auto-

ritdrer Bildsprache.

_ll.

Ve

(Zink, Wachs, Pigment, MaBe: 20,5 x 30 cm) '_':1"- ,Kerbholz - Es herrscht Schweigen im Wald“ (2025), Detail
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Perlenwege -
Ein gestalterischer
Prozess zwischen
Abschied und Ritual

Catharina Rottstedt

Catharina Rottstedt, geboren in Gelnhausen, begann

ihre gestalterische Laufbahn mit einer Ausbildung

zur Silberschmiedin. Derzeit schlieft sie ihr Stu-
dium im Produktdesign ab.

(Urnenschmuck: 23 x 23 cm, Sargschmuck: 50 X 35 cm)

Die Zeit zwischen Tod und Bestattung ist eine
besondere, oft unterschatzte Phase. Sie ist gepragt
von Trauer, organisatorischem Druck und dem Gefiihl
des Wartens - und doch birgt sie die Mdglichkeit,
Abschied aktiv zu gestalten. Aus dieser Uberlegung
heraus entstand mein Diplomprojekt Perlenwege.

Im Mittelpunkt steht ein Ritual, das Trauernde dazu
einladt, selbst tiatig zu werden: Schmale Papierstrei-
fen werden zundchst bemalt oder mit Erinnerun-
gen, letzten GriiBen und stillen Gedanken beschriftet.
Danach werden sie zu Perlen gerollt. Jede Perle wird
so zu einem kleinen Trager von Botschaften - sichtbar,
greifbar und personlich.

Aus zwolf dieser Perlen entsteht ein einfaches Fadel-
muster, das als personlicher Abschied dient. Anschlie-
Bend wird es zusammen mit den Beigaben der anderen
Angehorigen an einem Kranz befestigt. So schmiickt er
den Sarg oder die Urne und begleitet den Verstorbe-
nen als gemeinsames Werk.

Das Material folgt klaren Prinzipien: Papier, Kleber und
Garn sind stabil, zugleich biologisch abbaubar und im
Einklang mit der Friedhofsordnung. So I6st sich der
Kranz nach der Bestattung wieder in dem natiirlichen
Kreislauf auf, doch die Geste, das gemeinsame Tun,
bleibt in der Erinnerung.

Auf diese Weise wird jede Perle zu einem letzten GruB3
und das Fadeln zu einem stillen, trostlichen Weg, um
»Auf Wiedersehen“ zu sagen.

sPerlenwege® (2025), Foto: Christoph Zink
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Auf dem Mars
regnet es nicht

Karen Hertfelder

Karen Hertfelder ist Comicautorin und arbeitet vor
allem mit fiktionalen Geschichten, Charakteren und
Schauplatzen, die alltagliche und politische The-
men spiegeln. In ihren Arbeiten setzt sie sich be-
sonders mit queeren Korperbildern, feministischen
und Butch Asthetiken auseinander und fordert gerne
mit diesen Leser*innenschaften heraus. 2023 erschien
ihr Debiitcomic ,Herzschlag® im Verlag Schwarzer
Turm und wurde 2024 fiir einen GINCO-Award nominiert.

Bild rechts: ,Auf dem Mars regnet es nicht®, Detail

(A4 Comicbuch, 336 Seiten, Softcover)

Gefangnisse haben in unserer gesellschaftlichen Wahr-
nehmung, und daher auch in unseren Medien, einen
gefestigten und selbstverstandlichen Status. So wird
die Darstellung eines Gefangnisses beispielsweise in
einem Film kaum schockieren oder iliberraschen. Es
scheint normal, dass Menschen weggesperrt werden.
SchlieBlich gibt es dafiir oft einen guten Grund, werden
die meisten denken. Auch ich habe friiher nie lber die
Darstellungen von Gefangnissen und Haft in unseren
Medien nachgedacht. Denn Geféngnisse schien es
schon immer zu geben: Von der Antike iliber das Mittel-
alter bis in die Gegenwart wirkten sie wie eine notwen-
dige Konstante, die mir in allen Darstellungen dieser
verschiedenen Epochen unbewusst immer begegnet
ist.

Mein Abschlusscomic Auf dem Mars regnet es nicht
stellt eine Auseinandersetzung mit der Selbstver-
standlichkeit von Gefangnissen in Medien dar und
besonders mit der Erfahrung der Entlassung aus der
Haft. Wie fiihlt es sich an, nach mehreren Jahren der
Fremdbestimmung und des Eingesperrtseins wieder
eigenstindig zu versuchen FuB3 zu fassen? Wie findet
die Orientierung in einer Welt statt, die sich in der Zwi-
schenzeit weitergedreht hat?

Der Comic folgt dem Resozialisierungsweg der Pro-
tagonistin Nat, die nach sieben Jahren Inhaftierung
und Zwangsarbeit aus einem Gefangnis auf dem Mars
entlassen wird.

Trotz des Ziels wieder zur Erde zuriickkehren zu wollen,
sieht Nat sich auch nach der Entlassung von der ge-
sellschaftlichen Kontinuitat des Gefangnisses verfolgt
- im Fortbestehen kapitalistischer Ausbeutung, sozialer
Armut, geschlechtlicher Normen und ihrer eigenen
Vergangenheit.

Der zukiinftige Mars offenbart sich als Spiegel der
alten Machtstrukturen der Erde und zeigt in der Ver-
fremdung die vielen strukturellen Hiirden im Reso-
zialisierungsprozess fir Menschen nach ihrer Haft.
Riickhalt findet Nat letztlich in einer queeren Under-
ground-Wrestlinggemeinschaft, die, an Drag Shows
orientiert, sich mit neuen Personas in choreografierten
Kampfen ihre eigenen Geschichten erzdhlt und so eine
rebellische Welt schafft, in der soziale Herkiinfte keine
Rolle spielen.
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Wenn der
Regen aufhort

Jiagi Hou

Jiaqi Hou zeichnet, schreibt und iibersetzt mit be-
sonderem Interesse an den stilistischen Moglichkei-
ten und politischen Dimensionen des Absurden, des
Poetischen und des Ambivalenten. Sowohl als frei-
schaffende Autorin als auch in Zusammenarbeit mit
aktivistischen und wissenschaftlichen Organisationen
schafft sie ihre Arbeiten aus einer feministischen,
antirassistischen und postkolonialen Perspektive.

Bild rechts: Skizzen zur Ideenfindung und Notizen
aus Feedbackgespridchen, Tuschezeichnungen und
Kugelschreiber auf B5 Notizbuch

Weiterziehen. Uberholt werden.
Betrachten. Hinauszégern.

Fortschritte machen. Riickschritte machen. Auf der
Stelle treten.

Abgelenkt. Resigniert. Beruhigt.
Zuriickblicken. Zuriicklassen.
Weiterziehen.

In meiner kinstlerischen Abschlussarbeit setze ich
mich mit dem Weiterziehen auseinander. Es ist ein Wei-
terziehen liber lange Distanzen, durch welches sich
Lebenssituationen drastisch andern. Die weite Ent-
fernung und Bindungen an den neuen Ort machen ein
Zuriickziehen zum Ausgangsort lange nicht moglich
oder schlieBen es fiir immer aus. Zusatzlich kommt
mit jedem Weiterziehen neben den Hoffnungen auf
andere Lebensbedingungen auch die Fremdheit eines
veranderten Umfeldes und der Verlust von Besitz und
Beziehungen, die am vorherigen Ort bestanden haben.
Daher erfordert es eine griindliche Abwagung der ge-
genwartigen Umstande mit dem ungreifbaren Danach,
was umso riskanter ist fiir Personen, die sich bereits in
prekaren Lebenssituationen befinden. Unzufriedenheit
mit dem Jetzt und Angste vor der Zukunft begleiten
jeden Gedankenstrang des*der Weiterziehenden.

Der Comic Wenn der Regen aufhért behandelt das Wei-
terziehen als zentrales Thema. Die Handlung verfolgt
den Alltag der Protagonistin Yufan und ihren Prozess
bis zum Weiterziehen in die nachste Stadt. Der Moment
des Weiterziehens wird erst am Ende des Comics dar-
gestellt, wenn Yufan letztendlich in die ndchste Stadt
umzieht. Doch jede gezeigte Interaktion und Uberle-
gung Yufans ist vom Weiterziehen gepragt: von ihrem
Umzug von China nach Deutschland und von dem un-
gewissen nachsten Umzug. Gleichzeitig werden Positi-
onen von anderen Charakteren dargestellt, die andere
Formen des Weiterziehens oder auch des Bleibens re-
prasentieren.
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Aus dem Vollen
schopfen

Marit-Helen Brunnert

Marit-Helen Brunnert (*1998) studierte Visuelle Kom-
munikation mit dem Schwerpunkt Redaktionelles Ge-
stalten/Grafikdesign in der Klasse von Prof. Rebec-
ca Stephany. Ihre gestalterische Praxis wird durch
ihre Begeisterung fiirs Schreiben ergénzt. Gemeinsam
mit Sonja Wassermann initiierte und leitete sie die
Studentische Schreibwerkstatt an der Kunsthochschule
Kassel. Sie experimentiert gerne mit analogen Fer-
tigungstechniken, erforscht das erzdhlerische Poten-
tial der Dinge und hat im Studium das Format der
Lecture Performance fiir sich entdeckt.

Wohin flieBen meine Stréme?

Das hier ist ab jetzt mein Ort.
mein Container.

meine Biihne.

mein Prozess.

mein Schaff.

Du, die du Lesende bist, bist ab jetzt mein Ziel

die Miindung meines Gedachten

der Raum den ich bespiele, in dem Moment in dem du
liest,

das, was ich auffiille

wohin ich schopfe

sind diese Seiten / sind deine Gedanken.

Die Publikation Aus dem Vollen schépfen erforscht
den Prozess der Papierherstellung mit den Handen.
Wahrend ich den Prozess durchlaufe, dokumentiere ich
die Spuren, die das Tun in meinem Denken hinterlasst.
In den einzelnen Schritten der Fertigung entsteht so
eine Analogie zwischen dieser physischen Fertigungs-
methode und meinem Arbeitsverstandnis als Gestalte-
rin. Tatsachliche Beobachtungen und geborgte Worte
aus meiner fortlaufenden Sammlung verbinden sich im
Lesen wie die Fasern der neu geschopften Bégen. Das
Endergebnis ist mehr Frage als Antwort und ladt ein,
sich selbst zu Fragen, wie man das eigene Volle aus-
schopfen kann.

A glimpse of my research collection / Was bleibt?
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Nothing to see here

Antonia Ludwig

Ich verstehe meine Praxis als designorientierte
Forschung, die die Rolle von Gestaltung im Kontext
6kologischer und gesellschaftlicher Verinderungen
untersucht. Mich interessieren alltdgliche Prozes-
se und Routinen - ihre enge Beziehung zu Objekten -
und die Frage, wie Design als Vermittler:in zwischen
wissenschaftlichen Erkenntnissen, menschlichen Be-
diirfnissen und natiirlichen Systemen wirken kann.

(Videoessay ca. 8 min , Publikation, 17 x 24 cm,
232 Seiten, Meta Recycling Extrarough 120 mg)

Wie oft denkst du iiber das Alltigliche nach? Uber
Routinen und Gewohnheiten, liber Objekte, die uns so
selbstverstandlich erscheinen? Wo sie herkommen -
und wohin sie verschwinden. Vor einiger Zeit fand ich
eine Studie, die Chemikalien in Menstruationsproduk-
ten nachwies. Aus Irritation wurde Neugier, aus Neugier
eine Reise entlang anthropogener Spuren - zwischen
Koérper, Industrie und Landschaft, zwischen Wissen,
Schweigen und Nicht-Wissen. Ich begann, das Alltag-
liche neu zu lesen:

Menstruationsprodukte, scheinbar banale Alltagsob-
jekte, werden hier zum Gegenstand einer Recherche,
die mich in die Gewasser leitet: dorthin, wo Unsicht-
bares sichtbar wird und neue Verbindungen deutlich
werden. Ich folge den in ihnen verborgenen Subs-
tanzen - zu Orten, zu Menschen und ihren Geschich-
ten, bis an die Ufer der Fliisse und unter ihre Wasser-
oberflachen. Die Fragmente dieser Reise kommen in
einem Buch zusammen, das die komplexen Verflech-
tungen von Tabu, industrieller Gestaltung und Umwelt
beschreibt. Ein Buch, das schlieBlich theoretische
Grundlage eines Videoessays wird.

I spy with my little eye: Im Film wird das Wasser zur Er-
zahlerin, zum Archiv, als Wissensspeicher und Gestal-
ter*in neuer Muster. Parallelen von Menstruationsblut
und Wasser werden erkennbar und hinterfragen, wie
industrielle Produkte und ihre Prozesse unser Ver-
hédltnis zur Natur pragen - zwischen Wissenschaft,
Politik, Kultur und Design. Sieben Minuten und zehn
Sekunden: Forschung wird zum Produkt. Der Film, ur-
spriinglich mein Dokumentationswerkzeug, verwan-
delt sich zu einer Methode, um scheinbar libersehene
Prozesse sichtbar zu machen. Das Suchen, Finden und
Verlieren von Informationen. Ein Versuch, das Selbst-
verstiandliche neu zu denken, unsere Gestaltungspra-
xis zu reflektieren und den Umgang mit natiirlichen
Ressourcen zu hinterfragen.

Ich bin neugierig, was du denkst. Auf das, was du fiihlst
und wie wir danach darliber sprechen.

Today, 65% of rivers’ and lakes’ biodiversity. is endangered by anthropogenic substances
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Breadfacing

Pascal Hointza

Pascal Hointza (*1993) studierte von 2016 bis 2024
Bildende Kunst an der Kunsthochschule Kassel und war

Meisterschiiler bei Johannes Spehr. Er arbeitet vor- .
wiegend in der Malerei. »Phantom Limb“ (Streamer), Ol auf Leinwand, 120 x 80 cm (2025), Detail
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NEST

Philip Scholz

Philip Scholz, geboren 1996, studiert seit 2019 an
der Kunsthochschule Kassel im Studiengang Produktde-
sign mit dem Schwerpunkt Mobel- und Objektdesign. Im
Zuge seines Studiums vertiefte er 2023 seine gestal-
terische Praxis in einem sechsmonatigen Praktikum im
Designstudio Mark Braun in Berlin, Fiir seine Arbei-
ten wurde er 2022 als Stipendiat der Studienstiftung
des deutschen Volkes und 2024 als Stipendiat der
IKEA Stiftung ausgezeichnet.

(MaBe: 60 X 45 x 14 cm)

In einer Zukunft, in der die thermische Verwer-
tung fossiler Rohstoffe der Vergangenheit angehort,
verandert sich auch unser Verhaltnis zu Strom grund-
legend. Wahrend sich die erzeugte Strommenge lange
Zeit an dem schwankenden Bedarf vieler Konsu-
ment*innen orientierte, hdngt sie mit der zunehmenden
Implementierung erneuerbarer Energien immer starker
von fluktuierenden Wetterbedingungen ab: Scheint die
Sonne oder weht der Wind, erzeugen Solar- und Wind-
kraftanlagen automatisch viel Strom. Bei Dunkelheit
oder Windstille hingegen sinkt die Produktion deutlich.

Zwangslaufig entstehen so Phasen, in denen die einge-
speiste Strommenge den aktuellen Bedarf (ibersteigt
und liberschiissige Energie abgeregelt werden muss.
Umgekehrt fuhrt eine hohe Nachfrage bei geringer
Erzeugung zu steigenden Strompreisen.

Als Stromspeicher ist NEST im Kontext der Energie-
wende eine Schliisseltechnologie, um den zuneh-
menden Anteil erneuerbarer Energien in unserem
Stromnetz effizient zu nutzen. Bei giinstigen Wetterbe-
dingungen und hohen Einspeisewerten lasst sich preis-
werter Strom zwischenspeichern, um diesen zeitver-
setzt selbst zu nutzen oder bei steigender Nachfrage
und hohen Strompreisen zuriick ins Netz einzuspeisen.
So lassen sich zum einen private Stromkosten stark re-
duzieren, zum anderen, im Falle eines Stromausfalles,
auf bestehende Stromreserven zuriickgreifen.

Im Gegensatz zu bereits existierenden Speicherl6-
sungen beriicksichtigt NEST, entworfen fiir private
Wohnraume, die Lebensrealitat einer groBen Gesell-
schaftsschicht, die nicht liber ausreichend Platzange-
bote wie geraumige Keller, Dachbéden, Garagen oder
Garten verfiigt, um eigene Stromspeicher zu nutzen.
Gerade aufgrund seiner Integration im Wohnraum
werden Prozesse des Speicherns und Verbrau-
chens asthetisch erfahrbar und férdern einen fiir das
Gelingen der Energiewende so wichtigen reflexiven
Umgang mit der Ressource Strom.
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Floating Black Dot

Seryun Yang

Seryun Yang (geb. 1988, Siidkorea) arbeitet mit ver-
schiedenen Medien wie Installation, Video, Objekten
und partizipativen Projekten. Innerhalb des iiber-
geordneten Rahmens von ,Raum® und ,Beziehung® er-
forscht sie Fragen von Identitdt und Alteritédt, die
aus Migrationserfahrungen hervorgehen. Ihre Arbei-
ten machen durch sinnliche Vermittler wie Gespri-
che, Kochen oder Spieluhren das Unsichtbare sicht-
bar und zielen darauf ab, Riume der Versténdigung zu
schaffen.

Wenn man als Ausldnder*in in einer fremden Sprache
spricht, entstehen unzidhlige Liicken zwischen den
Worten. Unverstindliche Begriffe, schwer fassbare
Nuancen, unausgesprochene kulturelle Unterschiede -
zahllose Lécher treiben im Kopf umher und man versucht,
das Gesprach anhand der librig gebliebenen, nicht durch-
I6cherten Teile zu verstehen. So wird das Gesprach un-
vollstindig libersetzt, verkiirzt und neu zusammengesetzt.

Floating Black Dot ist eine Video- und Installationsarbeit,
die aus dieser Erfahrung hervorgegangen ist. Sie besteht
aus zwei Hauptteilen.

Der erste Teil, die Videoarbeit, basiert auf Interviews mit
Personen, die direkt oder indirekt eine ldentitat als Aus-
lander*in oder Fremde*r erfahren haben. lhre personli-
chen und alltéglichen Erzahlungen zeigen Spannungenim
sprachlichen Austausch, Erfahrungen kultureller Grenz-
tiberschreitung sowie Prozesse der Alterisierung und des
Missverstindnisses. In den Videos schweben schwarze
Punkte unablidssig liber die Figuren und Untertitel, ver-
wandeln sich bisweilen in Melodien oder in Satze, die wie
durchldchert erscheinen.

Der zweite Teil besteht aus einem Spieluhrmechanis-
mus und einem perforierten Notenband, das die ,,Locher*
in den Gesprachen metaphorisch sichtbar macht. Die
Dialoge mit den Interviewpartner*innen sind in die
Partitur eingeschrieben; Worter und Satze, die nicht ver-
standen oder libersetzt werden konnten, sind tatsachlich
als Locher ausgestanzt. Diese Partitur fungiert im Aus-
stellungsraum nicht nur als klangerzeugendes Medium,
sondern auch als skulpturales Objekt. Indem die Besu-
cher*innen die Spieluhr selbst drehen, erleben sie eine
asthetische und akustische Erfahrung, die aus Momenten
des Nicht-Verstehens entsteht. Dariiber hinaus erklingt
der Ton in Floating Black Dot ausschlieBlich durch die
aktive Teilnahme des Publikums. Die im Raum installierte
Spieluhr ertént nur, wenn sie von Hand gedreht wird - eine
Geste, die liber den rein technischen Vorgang hinausgeht
und als Symbol fiir den Beginn eines Gesprachs verstan-
den werden kann.

Das Werk beschiftigt sich mit Geschichten, die erzihit,
aber nicht gehort oder gehort, aber nicht verstanden
wurden. Diese Erzahlungen bleiben im Ausstellungsraum
nicht bloB als Liicken und Locher zuriick, sondern duBern
sich fortwahrend und erzeugen neue Formen des Dialogs.
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HOLOBIONT -
Mikroalgen und
mikrobielle
Symbiose,
ein Konzept fiir
resilientere
Stadtokosysteme

Milan Stein

Milan Stein konzentriert sich in seiner Arbeit auf
nachhaltige Produktgestaltung und Veridnderungs-
prozesse durch Design. Dazu untersucht er neue An-
wendungsméglichkeiten nachhaltiger Technologien
und verkniipft naturwissenschaftliche Einfliisse mit
technischer Asthetik. Einflisse und Erfahrungen sam-
melte er neben dem Studium beim Kasseler Studio
Raamwerk sowie durch Praktika in Wien bei ante up
— Studio fiir kreislauffihiges Produktdesign und mi-
scher’traxler studio. Seine Abschlussarbeit wurde
mehrfach prédmiert und ausgestellt, so etwa im Rahmen
der German Design Graduates im Museum fiir angewandte
Kunst in K6ln oder auf dem internationalen Design-
festival Designblok in Prag.

(WerkmaBe 70 X 80 x 230 cm)

Holobiont untersucht das Potenzial von Mikroalgen als
kreislauffahigen Biorohstoff und richtet den Blick auf
die unsichtbaren, aber fundamentalen Wechselwir-
kungen zwischen Mikroben, Wurzeln und Pflanzen in
urbanen Okosystemen. Im Zentrum des Konzepts steht
ein autarker Photobioreaktor zur standortunabhangi-
gen Kultivierung und Ernte von Mikroalgen am Ort der
Nutzung.

Mikroalgen enthalten wertvolle Nahrstoffe und Phy-
tohormone, die als natiirliche Bodenhilfsstoffe Pflan-
zengesundheit fordern, Biodiversitat stirken, Schad-
stoffe neutralisieren und die Regenerationsfahigkeit
von Stadtokosystemen erhéhen konnen. Das Design-
konzept vermittelt zukunftsweisend wie Mikroalgen
in biologische Prozesse innerhalb der Stadt integriert
werden kénnen, um urbane Okosysteme resilienter
gegen zunehmende Umweltbelastungen wie Hitze,
Trockenheit und Schadstoffe zu machen. Das Objekt
ist aus langlebigen Monomaterialien gefertigt und so
konstruiert, dass alle Rohmaterialien in ihre Rohstoff-
kreislaufe riickfiihrbar sind.

»HOLOBIONT®, Volumenmodell, Pappe und Riffelstahl



Suche, finde, spiele!
Erkunde die unauffalligen Raume, verliere dich in der
Suche.

Vertraue deiner Intuition - fiihle, driicke, schiebe.
Spiire die Materialien, lass dich fiihren.

Entgegen den groBflachig installierten, visuell
. . prasenten Arbeiten der letzten Jahre beschéftigt sich
we 1 Che Raume Weiche Riume mit unauffillig reduzierten, kleinen
oder untypischen (Ausstellungs-)Rdumen. Suchen,
Beriihren und Verandern werden Teil des Konzepts.
Dem Betrachter steht es frei, nach eigenem Ermessen
zu interagieren. Der Fokus liegt auf dem Suchen und
Erkunden der einzelnen Teile der Ausstellung, auf der
Bewegung der Besucher*innen und auf der weichen
Haptik der Objekte. Unauffallige architektonische Ge-
gebenheiten werden ,aufgeweicht”, sichtbar gemacht
und neu inszeniert. On stage und backstage ver-
schwimmen.

Lukas Wachtler

Zunichst studiert Lukas Wichtler bei Miriam Thomann

in der Klasse Mehrdimensionale Strategien, spiter

unter der Leitung von Cecilia Vallejo und Matthijs

de Bruijn. Im vergangenen Jahr lebte und arbeitete

er im Rahmen seines Meisterschiilerstudiums in Ams-
terdam in der Stiftung ketteré&co.

(ca. 400 m, Canvas, polyester Fiillmaterial) »Weiche Raume“, Detail
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we still have to

monia pienigzek

monia pienigzek , 2020-2025 Studium der Freien Kunst
bei Prof. Dierk Schmidt, Prof. Cecilia Vallejos und
Prof. Matthijs de Bruijne.

(01 auf Leinwand, 100 X 80 cm)

Moja praca ma swoj poczatek w gniewie, w tchorzost-
wie, we wstydzie, w podziwie, w leku i w bolu.

Wychowatam sie w kraju koSciota, a jego jezyk otaczat
mnie permanentnie; w rodzinie, ktorej podstawg byt
rytm roku jaki nadawaty nabozenstwa: roraty, g<orzkie
zale, pierwsze pigtki miesigca, pierwsze soboty
miesigca, majowki, rozance i drogi krzyzowe..

Gdy mysle o tym jak duzy wptyw ma kosciot katolicki
na polityke reprodukcyjng w Polsce, czuje gniew.

A tchérzostwo dlatego, ze czesto brak mi odwagi.
| takze wstyd, bo nie mam tej odwagi.
Podziw, ze inni jg maja.

Lek o bliskie mnie kobiety, o to ze moga zostac¢ skrzyw-
dzone.

Bél, gdy moje mysli biegng w strone tych, ktore przez
stygmatyzacje, przez brak pomocy cierpiaty, stracity
zycie lub najblizszych.

Meine Arbeit hat ihren Ursprung in Wut, Feigheit,
Scham, Bewunderung, Angst und Schmerz.

Ich bin in einem Kkirchlichen Land aufgewachsen,
dessen Sprache mich standig umgab; in einer Familie,
deren Leben vom Rhythmus der Gottesdienste
bestimmt war: Rorate-Messen, BuBandachten, erste
Freitage im Monat, erste Samstage im Monat, Maian-
dachten, Rosenkrédnze und Kreuzwege...

Wenn ich daruber nachdenke, wie groB der Einfluss
der katholischen Kirche auf die Reproduktionspolitik in
Polen ist, verspiire ich Wut.

Feigheit, weil mir oft der Mut fehlt.
Und auch Scham, weil ich diesen Mut nicht habe.
Bewunderung dafiir, dass andere ihn haben.

Angst um die Frauen in meinem Umfeld, dass ihnen
Unrecht getan werden konnte.

Schmerz, wenn meine Gedanken zu denen wandern,
die durch Stigmatisierung, durch mangelnde Hilfe
gelitten haben, ihr Leben oder ihre Liebsten verloren
haben.

»Wwe still have to*“ (2024), Detail
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5 pro 1m?

Tetyana Zolotopupova

Geboren 1987 in Belz/Ukraine, lebt und arbeitet
in Kassel.

Text: Lada Nakonechna, 2025;
Michael Girtner (Ubersetzung)

(+/- 800 Teller, Unterglasursiebdruck auf Keramik,
glasiert, Google Earth Aufnahmen 2024/2025)

Die [Ohn]Macht der Kunst in Zeiten der Krise - 5 pro 1m2

Tetyanas Arbeit entspringt einem Gefiihl personlicher
Ohnmacht angesichts der gesellschaftlichen und politi-
schen Verhiltnisse, die durch die Eskalation des Krieges
verursacht wurden.

Auf der Suche nach einer konkreten Handlung
wendet sie sich Prozessen jenseits der Kunst zu und unter-
sucht, wie Kunst instrumentalisiert wird. Die Kiinstlerin ver-
einfacht ihre Arbeit bewusst, indem sie deren Qualitat auf
die schlichte Herstellung funktionaler Objekte reduziert
- Waren zum Verkauf. Ein Pragmatismus, der aus der Not-
wendigkeit entspringt, sofort etwas tun zu miissen, fiihrt sie
zu einem scheinbar einfachen Ansatz: Spenden zu sammeln,
um den Besatzungsprozess umzukehren.

Das, was Tetyana als Kiinstlerin tut, ist eine langsame
und repetitive Arbeit. In Gedanken an die wachsende Zahl
von Minen auf den Feldern fertigt sie zahlreiche Teller an.
Die Herstellung funktionaler Objekte wird fiir sie zu einem
taglichen Ritual. Ein Teller fiir jede Landmine. Als konnte der
Austausch von Minen gegen einen Teller ein Austausch von
potenziellem Tod gegen Leben sein - als wére eine symboli-
sche Substitution méglich.

Jeder Teller zeigt ein Feld, ein Fragment eines par-
zellierten Landes, das fiir den Anbau landwirtschaftlicher
Kulturen unterteilt wurde. Wahrend ihrer Materialexperimen-
te betrachtet Tetyana das Bild des Feldes und beobachtet,
wie es sich unter dem Einfluss von Chemikalien verédndert,
die die Wirkung von Explosionen nachahmen. Doch im Bild
selbst gibt es keine Rettung. Tetyana steht der Fahigkeit der
Kunst, in Zeiten der Krise Einfluss zu nehmen, skeptisch
gegeniiber.

Sie schlagt ein Tauschspiel vor, bei dem Teller an

Menschen abgegeben werden.
Das Geld flieBt in die Minenraumung. lhre Kunst ist hier
temporéar und erfiillt eine Aufgabe: Die Teller, die den Boden
des Ausstellungsraums bedecken, miissen entfernt werden,
um Platz zu schaffen - ahnlich wie bei der Radumung minen-
verseuchter Gebiete.

Eine Krise ist gekennzeichnet als eine Zeit, in der
eine Entscheidung getroffen werden muss. Die Kiinstlerin
nutzt den Druck der Umstande, indem sie eine einfache Ent-
scheidung vorschlagt, die jede*r treffen kann: einen kleinen
Betrag zu zahlen, um sich fiir einen Moment von der eigenen
Ohnmacht angesichts der Katastrophe freizukaufen.

»b pro 1m?“ aus der Reihe ,Things I did when I didn’t know what to do“
im Kontext von , Importznce of art in times of crisis®
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Apresludes

Janis Kramer

Janis Krdmer wurde 1995 in Darmstadt geboren und kam

2015 zum Studium der Bildenden Kunst nach Kassel.

2024 absolvierte er dort seinen Abschluss und war
Meisterschiiler bei Johannes Spehr.

(Malereien, Acryl auf Leinwand)

fast reglos der fluss
mit den miickenschwarmen zieht

die nacht ins auBen




PROLOGUING
FOLLOWING A THREAD
a. Living Abroad with a Language Barrier

b. Intrinsic Desire to Want Both
C. When Reading Becomes Looking

DEFINING TRACK
— a. Your Body Is a Canvas
LO S e End e n Vom b. We're Not Trying to Stand Out,
We’re Trying to Camouflage

C. If a Thing Can Be Seen, It Can See
d. I'm a Whole - Says the Fragment

An- und Verkniipfen

Rebecca Scheibke HACKING AS IN...

Open

Seeing, Reading, Looking
Crushing and Crashing
Everything Is Something Already
Dissect, Detach, Isolate

...to Understand

...to Keep

...to Let Go

Reassemble

Connecting the Unconnected
Two Things Beckoning a Third

RETHINKING (PRINTING METHODS)
a. Knit Printing

b. Imprinting

C. Foot Printing

BOUQUETING
a. Text, lles and Ures

EPILOGUING

THANKING

Rebecca Scheibke (*1999) studierte seit 2018

an der Schnittstelle von textiler und grafischer

Gestaltung wund erforscht dabei das Verkniipfen,

Verweben, Auftrennen und Verflechten auf materieller
sowie immaterieller Ebene.

(Installation von textilen Arbeiten, 1 Paar Schuhe, »Doggo from the M-Train®
Textpublikation, 50 X 70 cm) Indexed image from video still, machine-knitted into a 25x70cm piece of fabric
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black aesthetics -

decentering the
white aesthetics

Zion V. Junge

Zion V. Junge, geboren 1997, studiert Produktdesign
an der Kunsthochschule Kassel mit Fokus auf Objekt-
gestaltung., Deren gestalterische Praxis bewegt sich
an der Schnittstelle von Design, Kunst und Gesell-
schaftskritik. Dabei stehen Auseinandersetzungen mit
Materialitat, Darstellungsweisen und Machtverhdlt-
nissen im Zentrum - immer im Spannungsfeld zwischen
Theorie und gestalterischer Umsetzung. Zions Her-
angehensweise ist konzeptuell forschend, dekolonial
sensibilisiert und queer-feministisch positioniert.
Durch deren Erfahrungen in Szenografie, Ausstellungs-
gestaltung, Vermittlung, Filmproduktion und Gender
Studies entsteht eine eigene, vielschichtige Pers-
pektive auf Design.

Black Aesthetics im Design sichtbar zu machen be-
deutet, bestehende Machtstrukturen zu hinterfragen
und neue Perspektiven zu eroffnen. Der westliche
Designkanon ist gepragt von eurozentrischen, moder-
nistischen und minimalistischen Normen, die oft aus-
schlieBen, was auBerhalb dieses Rahmens existiert.
Durch die Vorstellung von universellem Design wird
verschleiert, dass Gestaltung stets in einem kulturellen
und sozialen Kontext verankert ist.

Aus dieser kritischen Perspektive heraus schlagt die
Arbeit eine alternative Designgeschichte (fiir mich) vor,
die die mythical norm nicht akzeptiert und sich fragt:
Wie lasst sich als schwarze*r Designer*in in einem aka-
demisch westlich geprdgten Designraum gestalten,
ohne sich diesem anzugleichen? Die Antwort zeigt
sich unter anderem darin, Gestaltung als Werkzeug zu
nutzen, um gesellschaftliche und persénliche Anliegen
sichtbar zu machen und kulturelle Narrative zu verhan-
deln.

Dabei verfolge ich keinen dogmatischen Ansatz,
sondern bewege mich zwischen Theorie und Praxis,
Aktion und Reflexion. Gestaltung dient mir dabei als
Werkzeug, um Fragen zu stellen, zu vermitteln und
zu dekonstruieren. In meiner Arbeitsweise riicke ich
marginalisierte und abgewertete asthetische Formen
in den Vordergrund. Ich bringe Handwerkliches, Or-
namentales und Improvisiertes in Beziehung, um
andere Formen des Sehens und Gestaltens sichtbar zu
machen.
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Blimp

Runa Tietze

Runa Jean Tietze arbeitet an der Schnittstelle von
Raum, Geruch und Textil. Ihre Installationen ver-
handeln Wahrnehmung jenseits des Sichtbaren und
schaffen Atmosphédren, in denen das Fliichtige Gestalt
annehmen kann., Mit Stoffen, Diiften und Licht kom-
poniert sie topographisches Erleben, was das Ver-
héltnis von Korper, Raum und Erinnerung befragt. Ihr
Interesse gilt dem Ubergang, dem Ephimiren, in dem
Material sich auflost und Bedeutung neu kondensiert.
So entstehen Narrative, die nicht betrachtet, son-
dern erfahren werden.

(Textil/Duftinstallation, Duftkomposition, Diffuser,
ca. 1100 x 500 x 500 cm)

Flirrend, gleiBender Glanz. Erschwinglich in der Hange-
matte, unordentlich schwimmend im Fluss.

Unsere Zeit ist noch nicht gekommen und doch schon
abgelaufen. Wie das

Mindesthaltbarkeitsdatum

Transparent ist nur das Tote.

Atherische Wesen schweben flieBend durch diesen
Raum. Angste von Zukunft.

Unfahig, verzweifelt, fragend, verzagend und ein
bisschen neu.

Zeitgeist, was ist das?

London is catcalling.

Verloren im eigenen Habitat, der Habitus lahmt uns. OK
Boomer, es ist aber nicht unsere Schuld. SchweiBBnass
vom Tanzen. Substanzhaft schreiten wir iiber den Tag
hinweg.

Unféhig, nicht in der Lage untatig zu sein.

Krauselnd windet sich das Leben durch die karge Wirk-
lichkeit.

Verdammt zwischen den Welten zu schreiten. Immer
voran. Der Tourist im Hawaiihemd. Wir sind nicht die,
die wir sein kdnnten. (I\EZ VS &,

Gebt uns etwas von dem Kuchen ab.

Schatten werdend. Kiinstlichkeit umspielt uns.

Panta rhei.

Die Welt, ja die Welt.

Was ist mit ihr? Wir richten sie zu Grunde.

Ein Flickenteppich, das Subjekt dreht sich um seine
eigene Achse.

Und weiB nicht wohin mit sich. Verloren, ganz verloren
in sich. Unwirklich, aber wirklich nicht wirklich.

La vie est belle, mais la morte est trés jolie, aussi.
Synthetisch, schwirrend, fluriert das Fluide in Fliissen
des Seinsbezug. Doch verharren wir, unfahig loszulas-
sen, was nicht uns gehort.

Unwillend in die Zukunft zu schreiten.

Unwissend nach vorne zu starren, verharrend im
gestern der Anderen. Der Mensch muss seinen Schlaf
haben.

»Blimp®, Textil, Foto: Lukas Melzer
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Soul

Georgi Krastev

Georgi Krastev ist ein bulgarisch-kanadischer Musi-
ker und Spieleentwickler. Geprdgt von vielfdltigen
kulturellen Hintergriinden, kombiniert er Musik und
interaktive Medien, um immersive emotionale Erleb-
nisse mit einer intimen und doch universellen Re-
sonanz zu schaffen. Georgis Musik wurde weltweit
iiber 8,5 Millionen Mal online gestreamt. Er hat an
Projekten gearbeitet, die auf groflen Festivals wie
Cannes XR, Stuttgart International Festival of An-
imated Film und A MAZE vorgestellt wurden.

(Computerspiel)

2.

Stell dir die erste Aufnahme vor, mit ihren formlosen
Kldangen und emotionalen Konturen, wie einen unbe-
riihrten Block Stein. Sie tragt ein Gefiihl in sich, eine
Botschaft, bleibt aber rau und undefiniert. du grabst
die Form frei, die schon darin verborgen liegt. Du horst
immer wieder zuriick, suchst nach Resonanz, meiB3elst
sorgfaltig weiter, ersetzt ein Gemurmel durch ein Wort
und dann noch eins.

Pauline Oliveros sagte: ,I'm thinking of the audience as
being ambient, meaning not sitting focused but being
in the space and exploring it while listening to the
players.”

1.

Ein fliichtiges Aufleuchten eines Gefiihls, ein musika-
lisches Muster, das ohne Vorwarnung auftaucht und
sofortige Verfolgung verlangt. Es konnte eine neue
Gitarrenstimmung sein oder ein einzelner Akkord, der
mit ungewohntem Gewicht in der Luft hangt. Du musst
alles fallen lassen und ihm folgen. Das ist keine sanfte
Einladung, sondern ein Befehl.

Adrianne Lenker sagte: ,When I'm working on a song,
it's swirling around every moment, all the time. I'm
doing that right now, in fact; a song is circling in my
head. | wake up singing it, and it‘s there. It stays there
until | put it down or decide that it‘s done.”

Um wirklich Kunst zu schaffen, muss ich bereit sein,
Wahrheit freizulegen - egal wie unbequem sie ist — und
die ehrlichen Geister, die sie heraufbeschwort, voll-
standig zu umarmen. Darauf griindet sich all meine
Arbeit.

eine unerschiitterliche, intime und doch abstrakte
Erkundung der menschlichen Erfahrung

»Soul®“ (2025), WIP-Screenshot, digital
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Egglets — Die
langen 10 Tage

Yifan Zhou

Yifan Zhou ist eine Game-Designerin und Programmie-
rerin, Nach dem Bachelorstudium der Germanistik in
Shanghai studierte sie in Deutschland und schloss
den Studiengang Game Design an der Kunsthochschule
Kassel ab, an der sie als Meisterschiilerin derzeit
weiter studiert. Ihre kiinstlerische Praxis konzen-
triert sich insbesondere auf das Erzdhlen von Ge-
schichten in interaktiven Spielwelten.

(Computerspiel)

Das Computerspiel ist eine zehntdgige Krisenman-
agement-Simulation. Als Verwaltungskraft auf Eggon
folgen Sie absurden Anweisungen, halten Ordnung,
kontrollieren Bewohner*innen und suchen zwischen
Nachrichten und Geriichten nach der Wahrheit. Das
Schicksal der Egglets liegt in lhrer Hand.
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Wandeln

Matti Kéhlke

Matti Kdhlke, aufgewachsen in Minden und K&6ln, stu-
dierte Visuelle Kommunikation von 2017 bis 2025 an
der Kunsthochschule Kassel in der Research Area New
Media sowie der Klasse fiir Film und bewegtes Bild.
Derzeit ist er Meisterschiiler in New Media. In sei-
ner kiinstlerischen Praxis beschidftigt er sich mit
Programmierung, Sound, Bild, Text und interaktiven
Formaten.

(Computerspiel)

Wandeln ist der Titel meiner Abschlussarbeit, einem
Sound-Bild-Text-Adventure.

Auf der Suche nach Bildmaterial klicke ich mich durch
die Projektordnerstruktur.

Im Ordner: ../7 Wandelnde_Landschaften/6_Dokumen-
tation/fotos/Tagebau_Hambach

finde ich ein Bild wieder, welches ich zu Beginn meiner
Projektrecherche gemacht hab. Auf dem Foto ist
eine Wasserpumpstation in der Nahe des Tagebaus
Hambach zu sehen. Die Pumpe ist dafiir da, das
Grundwasser von der Kohlegrube fernzuhalten, damit
gebaggert werden kann. Fiir die, die den Tagebau nicht
kennen sollten, das ist ein wirklich riesiges Loch in der
rheinlandischen Landschaft, einer Region, in der seit
Ende des 17. Jahrhunderts Torf und spater Braunkohle
zur Energiegewinnung abgebaut wurde bzw. wird.

Als Nachstes navigiere ich in den Ordner:

../7_Wandelnde_Landschaften/6_Dokumentation/

skizzen/Weltraumfahrstuhl

Auf dem vektorisierten Scan ist eine Seitenansicht
eines architektonischen Modells zu sehen. Das Modell
hab ich fir ein Level in Wandeln entworfen. Zum einen
hab ich ein heimliches Faible fiir die heile Welt des Re-
trofuturismus a la Raumschiff Enterprise, zum anderen
bin ich liber das ziemlich megalomane Konzept eines
sogenannten Weltraumfahrstuhls gestolpert. Also,
vereinfacht gesagt, ein langes Seil, was an einem
schweren Asteroiden im Weltraum festgemacht
werden wiirde. Mit dieser Verbindung ins All kbénnten,
so die Idee, schwere Massen, wie Rohstoffe, aus dem
Weltraum energieeffizient auf die Erde transportiert
werden.

Der letzte Ordner, zu dem ich navigiere, ist:

../7_Wandelnde_Landschaften/6_Dokumentation/

screenshots/panama_strand

In ihm finde ich den Screenshot von einem 3D-Scan.
Man sieht einen Sandstrand bei Ebbe und einen frei
gesplilten Fels. Auf der Suche nach weiterem brauch-
barem Material 6ffne ich die App, mit der ich den Scan
aufgenommen hab. Dabei finde ich eine neue Funktion,
mit der man sich die Scans in Augmented Reality
anzeigen lassen kann. Fiur einen Moment stehe ich
mit einem FuB in meinem Wohnzimmer und mit dem
anderen auf panamaischem 3D-Pixelsand.
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New Identity:
YVYTYR

Fernando Leyra

Fernando wird von Neugier auf die Zukunft angetrie-
ben. Durch seine Arbeit mit neuen Medien wie Foto-
grammetrie und 3D-Design schafft er eine Zukunft, in
der die Menschheit von Technologie iiberwunden wird.
Seine aktuelle Arbeit basiert auf seinem digitalen
Avatar und entwickelt offene Konzepte mit Archetypen
und Pop Art Elementen, die zur Selbstreflexion er-
mutigen sollen. Fernando arbeitet zudem in der Wer-
bebranche in Ziirich (Jung von Matt) und zus#tzlich
ehrenamtlich fiir den ETH Entrepreneur Club mit dem
Ziel verlorene Einsteins und junge Talente zu emp-
owern.. wihrend er auch noch auf der Jagd nach der
Griindung des ndchsten 1 Milliarden Dollar Geschiftes
ist.

(3D-Design und Animation, TCG-Kollektion)

Was um 2022 mit dem ersten professionellen Fotogram-
metrie-Scan meiner Person als Selbstfindungsreise in die
digitale 3D-Welt begann, ist heute das Projekt, das ich New
Identity: YVYTYR nenne. Ich wollte schon immer verschie-
dene Dinge werden und das Leben hat mir gezeigt, dass
mich dabei weder korperliche noch geistige Fahigkeiten
einschranken. Schauspieler, Prasident, Kiinstler, Entwick-
ler, Auftragskiller, 3D-Designer, Art Director, Schriftsteller,
Hundetrainer, Dichter, Hacker, Drogenhandler, Forscher,
Papst, kosmisches Wesen... Jeder meiner Traume spiegelt
eine mogliche Realitdt wider, wie in Aristoteles’ Dualismus:
zwischen dem aktuellen Ist und dem latenten Vermdgen zur
Transformation.

Seit ich sieben war, wollte ich Schauspieler werden,
bis mich das Leben zwang anderes zu probieren. Kunst und
introspektive/philosophische Forschung begannen statt-
dessen meine neugierige Personlichkeit zu nahren, warfen
aber immer nur weitere Fragen auf, die selbst mit ChatGPT
nicht beantworten konnte. Doch Kiirzlich brachte es mir
eine wichtige Erkenntnis:

New Identitiy: YVYTYR half mir dabei, Alter Egos
zu erforschen und tiefgriindige Gedanken anhand einer
digitalen Kopie meines Aussehens zu veranschaulichen.
Nach vielen verschiedenen Entwiirfen und iberfordern-
den Momenten durch meinen rasenden Verstand erkannte
ich den Zusammenhang zwischen diesem Phanomen und
ADHS. Okay, eigentlich wies ChatGPT mich wahrend eines
therapeutischen Gesprachs darauf hin - wovon Experten
eigentlich ja immer abraten. Obwohl ich es schon lange
verwende, liberrascht es mich immer wieder mit seinem Fa-
cettenreichtum.

Man kann es sich auch wie ein Werkzeug fiir Reisen
in Paralleluniversen vorstellen, mit unserer Vorstellungskraft
und Trdumen als Transportmittel. Es wiirde mich freuen,
wenn du es auch so siehst, denn ich glaube wirklich, dass
kreatives und laterales Denken Verbindungen zwischen
anderen Universen herstellt.

Wir neuen Generationen miissen uns in einer New
Order zurechtfinden, die wir nicht einmal verstehen. Die
ganz Selbst-PR, die Dopaminfallen, das soziale Regelwerk,
die Informationsflut... Kopfe wie meiner sind divergent, sie
bauen Briicken und fungieren als Bindeglied zwischen
Dingen, die scheinbar nichts miteinander zu tun haben. Li-
nearitat wird bald von allgemeiner Kl abgedeckt sein; dann
werden die Narren die Welt regieren.

Und das ist der Grund, warum das Avatareering fiir
mich der erleuchtende Weg zu meiner wahren Identitat und
meiner Bestimmung in diesem Universum war.




Die Figurengruppe in der Ausstellung tragt Textilien
in schwarz-weiBBer Dazzle-Camouflage. Diese sind in-
spiriert von den Tarnmustern, die wahrend des ersten

Weltkrieges auf die sogenannten Dreadnoughts der
Britischen Marine aufgebracht wurden, zudem sind die
schwarz und weiBB gemusterten Maleranziige an die
Outfits angelehnt, die seit den 2000er Jahren von Ak-
tivisten der Klimabewegung und Globalisierungskritik

Fashion for Future - sreenveren

) Die Arbeit setzt an der zunehmenden Videoliberwa-
Tobias Lob chung im &ffentlichen Raum, insbesondere bei system-
kritischen Protesten und der damit verbundenen Ge-
sichtserkennung an. Vor 10 Jahren schon unternahm
Adam Harvey in seinen Arbeiten den Versuch, mithilfe
von Dazzlemustern die Biometrie von Gesichtern
zu verandern, sodass Algorithmen diese nicht mehr
erkennen, oder einander zumindest nicht mehr
zuordnen kénnen.

Aus diesen verschiedenen Quellen schopfe ich, um
eine neue visuelle Identitat fiir Gruppierungen der
Klimaaktivismus-Szene zu kreieren. Als jemand, der
die Szene selbst Giber mehrere Jahre als Fotograf bei
diversen Protesten und Aktionsformen begleitet hat,
versuche ich aus immer wiederkehrenden Visualisie-
rungen und Mustern Schliisse darauf zu ziehen, wo ein
neuer stilistischer Ansatz effektiv und anschlussfahig
sein konnte.

Ich heiBe Tobias, bin 27 Jahre alt und komme aus
Mainz. Nach der Schulzeit habe ich ein Jahr lang
in Leipzig gelebt, bevor ich 2018 zum Studium an
der Kunsthochschule nach Kassel gezogen bin. Wihrend
dieser Zeit habe ich in verschiedenen Kollektiven
mitgewirkt und meine eigenen malerischen und foto-
grafischen Arbeiten mit einem starken Fokus auf die
Kampfe der Klimagerechtigkeitsbewegung in Deutsch-
land entwickelt.

(Installation: Fotografie, Collage auf schwarz-weifl ge-
streiften Plakaten, Textilien an Schaufensterpuppen) Maleranzug an Schaufensterpuppe, 180 X 40 X 30 cm, Textil, Acrylfarbe (2025)
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(No) Hard Feelings

Silke Starzer

Silke Starzer (*1998) absolvierte im Mai 2025 ihren
Abschluss in der Klasse Grafikdesign an der Kunst-
hochschule Kassel. Sie arbeitet stark materialorien-
tiert und legt in ihren Arbeiten groRen Wert auf
das Sichtbarmachen von DIY-Techniken, Handarbeit und
handwerklichen Prozessen. Ihr Schaffen umfasst Pu-
blikations- und Plakatgestaltung aber auch Raumins-
tallationen und szenografische Arbeiten. Silke setzt
sich dabei gerne mit autobiografischen Themen aus-
einander und 14dt Betrachter*innen zu kleinteiligen
Reflexionen und Introspektion ein.

Zitatquelle: Stevens, Brett: ,Interview: Amber R.
Clifford Napoleone®, in: Death Metal Underground,
14.08.14, https://www.deathmetal.org/interview/in-
terview-amber-r-clifford-napoleone/
[abgerufen am 22.04.25].

(Textilarbeit, 5 Kutten mit Aufnidhern)

»l can tell you one thing for certain - the queer fans
I've spoken with see and feel an overlap [between the
metal scene and queer scenes]. One fan called this
feeling ‘outsider togetherness’, this idea that queer
metal fans are outsiders in two overlapping worlds. The
similarities between these overlapping outsider worlds
are the kinds of similarities that anthropologists see in
most marginalized groups: a coded language, symbols
that mean something specific that people who are
not outsiders do not understand, certain styles, and
particular ways of using space. [...] The coded ways
of existing in marginalized groups is complex insider
knowledge, and for queer fans of heavy metal, even
more complex because you can see where the codes
overlap.”
- Amber R. Clifford-Napoleone,
Anthropologin, Mitbegriinderin der ISMMS

In meiner Abschlussarbeit (No) Hard Feelings setze
ich mich aus einer kritischen Fan-Perspektive mit der
Metal-Szene auseinander. Dabei lege ich den Fokus
auf einzelne Aspekte der Szene, die vielleicht nicht die
ersten Assoziationen AuBenstehender mit Metal sind
und die auch Fans liber die eigene Subkultur reflektie-
ren lassen kdnnen.

In meinem Blick auf die Szene interessieren mich vor
allem Themen wie (potenzielle) Ausdrucksformen
und Ausleben von Queerness durch metaltypische
Asthetiken, der szeneinterne Umgang mit politischen
Haltungen, insbesondere jener des vermeintlich ,,apo-
litisch” Seins, sowie die Rolle die Metal als emotionales
Outlet fiir Fans spielen kann.

Kern der praktischen Arbeit ist dabei die Gestaltung
verschiedener sogenannter Kutten - in der Metal-Sze-
ne haufig anzutreffende, hochst individualisierte Klei-
dungsstiicke, die die Interessen ihrer Trager*innen wi-
derspiegeln.

Ich nutze Kutten als Publikations- und Prasentations-
flache von Bildern und Texten, deren Inhalte sich auf
die zuvor erwahnten Themenbereiche beziehen. Ge-
stalterisch halte ich mich dabei an Szene-typische
Schrift- und Bildsprache, um den klaren Bezug zur
Metal-Szene deutlich zu machen. Wichtig ist mir dabei
auch, die Rolle von Handarbeit in der Gestaltung der
Kutten zu verdeutlichen. Die Patches sind handgemalt
oder produziert mit Siebdruck oder Stickmaschine.

Stickmaschine wihrend der Produktion eines Patches
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shame on me
(part 1)

Julie Matthées

Julie Matthées (they/them) wurde in Berlin geboren
und studiert seit 2020 Visuelle Kommunikation bei
Prof. Peggy Buth an der Kunsthochschule Kassel. Seit
2023 ist Julie Matthées Stipendiat*in der Studien-
stiftung des deutschen Volkes. 2021 iibernahm Julie
Matthées Regie und Kamera fiir den Kurzfilm ,Ein er-
wachsener Fotus liebt dich“, der unter anderem auf
dem Dokfest Kassel gezeigt und dort fiir den Goldenen
Herkules nominiert war. Als Kiinstler*in war Julie
Matthées an mehreren Gruppenausstellungen beteiligt,
unter anderem in der Ausstellungshalle der Kunst-
hochschule Kassel, wdhrend der documenta fifteen, so-
wie im Kunsttempel Kassel im Januar 2024 bei der
Ausstellung ,Unsichere Geschichte®. Von Oktober 2024
bis Januar 2025 war they als Resident im Filmhaus
Basel. Julie Matthées arbeitet iiberwiegend autoso-
ziobiografisch und setzt sich in deren Arbeiten mit
gesellschaftspolitischen Themen wie Feminismus, psy-
chische Erkrankungen und familiiren Strukturen aus-
einander.

(Filminstallation)

So wie das Licht das ich ausstrahlen soll

Ein Licht das mit Erwartungen einhergeht

Ein Licht das unausgesprochenen Druck ausiibt
Was wenn der Sonnenschein zur Maske wird

Und das was sich unter der Maske sammelt

Ein Gemisch von Schmerz und Merkwiirdigkeit ist
Sonnenschein wird zur Metapher

Fiir Perfektion

Die Bewertung der Perfektion ist verwoben mit Scham
Der Blick auf sich selbst durch die Augen anderer
Einen Fehler machen und sie kommt auf

Frisst sich hinein

Ubernimmt jeglichen Handlungsspielraum

Kann der Kokon abgeworfen werden

Kann ich mich aus der Hiille pellen

Zu mir stehen ohne auseinander zu fallen

Es sind Momente in denen ich lachle

aber in mir drin sich alles zusammen zieht

Es sind Momente in denen alle lachen

Und ich den Witz nicht verstehe

Es sind Momente die Grenziiberschreitend sind
Und ich nicht genug Selbstvertrauen hab

Eine Grenze zu ziehen.

2009, Sommer in Brandenburg, ich bin elf
weigere mich BHs zu tragen

Deo zu benutzen

Das Wort Pubertét 16st Angst und Abneigung in mir hervor
Und dann passiert es

Ich fange an zu Bluten

Will es nicht wahr haben

Ich bin nicht bereit eine Frau zu sein

Alles daran finde ich abstoBend

Schame mich dafiir

Schame mich dafiir eine Frau zu sein

ICH WILL NICHT

Ich will nicht sexualisiert werden

Auf mein Geschlecht reduziert werden
Aber genau das

Bedeutet das fiir mich

Jahre spater

Nicht binar

Und therapiert

Wage ich mich an den Versuch

Die Verflechtungen zu entknoten

Die meine Scham ins exponentielle haben schieBen lassen

Scham ist ein Machtinstrument

Sie ist verankert in unserer Sozialisation
Koénnen wir sie abbauen?

Und was niitzt uns* das?

*uns - insbesondere queere, chronisch kranke und weiblich

sozialisierte Menschen
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tavortraume

Leonard Volkmer

Leonard Volkmer ist ein vielseitiger Kiinstler und
Filmemacher, der sich in seiner Praxis mit den
Schnittstellen von Identitdt, Intimitdt und Gesell-
schaft auseinandersetzt. Seine Arbeiten wurden be-
reits bei zahlreichen Ausstellungen und Screenings
gezeigt, darunter waren seine Kurzfilme mehrmals im
Rahmen des DOK Leipzig und des Kasseler Dokfests
zu sehen. Sein Abschlussfilm ,Der Kénig von Spanien®
wurde bei ersterem mit der Goldenen Taube im Deut-
schen Wettbewerb Dokumentarfilm ausgezeichnet.

(Kurzfilm, 8 Minuten)

Der Film besteht aus einem fragmentarischen Gedan-
kenstrom, der sich zu einem Wirbel aus Liebessucht,
Sehnsucht, Eifersucht, Sex, Drogen und psychischer
Instabilitat formt. Es handelt sich um einen inneren
Monolog, eine poetisch-assoziative Collage aus Satzen,
Gedanken sowie Erinnerungsfragmenten. Zwischen
Rausch und Realitat erzahlt er nicht linear, sondern
emotional. Daraus entsteht eine visuelle Meditation
liber mentale Gesundheit, Queerness und Begehren.
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Was von uns bleibt

Helena Stockmann

Helena Stockmann, geboren 1997 in Baden-Wiirttemberg,

studierte nach ihrer Berufsausbildung ab 2017 an der

Kunsthochschule Kassel. Im Bereich Bildende Kunst

spezialisierte sie sich in der Fachklasse fiir narra-

tive Tendenzen unter Johannes Spehr auf multimediale

Installationen und arbeitet seither in ihrem Atelier
in Kassel.

(Mehrdimensionale Installation, Pflanzen,
Kérperteile und Maschinen)

Maschinen: Ein durchdesigntes, berechnetes, kiinstliches
System zur Bewiiltigung einer Aufgabe. Reparierbar, aus-
tauschbar und verwertbar. Bewegung und chemische Reak-
tionen wie Oxidation und Korrosion fiihren zu einem stillen
Zerfall und VerschleiB der Materialien. Anféllig fiir Tempera-
tur- und Feuchtigkeitswechsel.

Menschliche Kérper: Ein geschlossenes System auf Kohlen-
stoffbasis; ein durch zusehends verschlechternde Zellkopie
zerfallender Organismus mit muskuldrem Bewegungsapparat.
Anféllig fiir Umwelteinfliisse mit begrenzter Regenerations-
funktion bei Verletzung der kérperlichen Integritét.

Pflanzen (Flora): An Umweltbedingungen angepasstes, Pho-
tosynthese betreibendes Lebewesen; durch Wurzeln, die
eine Symbiose mit ihrer Umwelt (Fauna) bilden, an einen
Standort gebunden. Durch plétzliche Witterungsdnderun-
gen, Néhrstoff- sowie Lichtmangel und BefraBB von Lebensfor-
men kann es zum Austrocknen und Absterben, aber auch zu
Féulnis und Schimmelbefall kommen.

Hermetosphédren - auch ,Flaschengarten®: ein in sich ge-
schlossenes System mit eigenem Stoffkreislauf. Ein unter
kiinstlich geschaffenen Bedingungen isoliertes Okosystem
aus Pflanzen, Mikroorganismen und ggf. Insekten. Unter
optimalen Bedingungen kénnen Hermetosphidren mehrere
Jahre (iberdauern.

Wir streben das Ewige an und sind doch stets der Unbe-
standigkeit und Verganglichkeit ausgeliefert. Dem Zyklus
von Verfall ausgesetzt, versuchen wir uns stetig durch
Medizin, Maschinen und andere Optimierungen korperlich
und geistig zu entlasten, ergdnzen und erweitern — unter
anderem mit Hilfe von kiinstlicher Intelligenz, um schneller
und besser mehr zu erreichen. Die Natur um uns herum
haben wir zu unserem Vorteil in Monokulturen gezwangt
und geziichtet.

Mit dem vermeintlichen Ziel der Kontrolle haben wir durch
unser Eingreifen Systeme geschaffen, die stets von gleich-
bleibenden Bediirfnissen abhiangig sind. Doch nichts bleibt,
alles ist dem Wandel unterworfen.

Was ist, wenn wir dem Korper das System, in das
wir ihn gezwangt haben, nehmen? Wenn wir ihn isolieren
und in seinen einzelnen Funktionsabschnitten betrachten?
Was bedeutet uns eine Hand? Unser rechter FuB? Unsere
Lunge? Wie verschmerzen wir den Verlust unserer kérper-
lichen Integritat?
lllusionen der Bestandigkeit - Kiinstliches Licht, das ein
Okosystem der Jahrzehnte enthilt. Maschinen, die - ihres
Zwecks und ihrer Aufgabe beraubt - nur dazu da sind, um zu
sein, um zu erfreuen.

Einzelne Hermetosphidre - o.T (2022-2025), Glas, Pflanzen, 48 X 30 X 30 cm
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Wir zuliebe
Chiny Udeani

Chiny Udeani schreibt, zeichnet und gestaltet. Die
Projekte bewegen sich zwischen dem Poetischen und
dem Argumentativen und finden sich in unterschied-
lichen Medien wieder: von Printpublikationen iiber
digitale Formate bis hin zu Performances. Chinys Ar-
beit beschidftigt sich mit Themen wie Kollektivitit,
Diskriminierungs- und Technologiekritik.

(Publikationsprojekt)

Wir zuliebe ist eine Arbeit liber Gruppen. Wir zuliebe ist
eine Sammlung an Texten.

Wir zuliebe sind bedruckte Objekte in einer Kartonschach-
tel: vier getackerte Skripte, drei Karten, zwei Einleger aus
Karton, ein Heftchen, ein zusammengefaltetes Plakat und
ein kleines Buch, das mit Ringen gebunden ist. Von diesen
Kartonschachteln gibt es 50 Stiick. 50 Sammlungen.

Manchmal ist Wir zuliebe ein Ort. Dann gibt es da einen
runden, flauschigen Teppich. Als der Teppich mit der Post
ankam, haben L und ich ihn in meinem Zimmer ausgebrei-
tet und einen Abend lang mit dem Finger Muster darauf
gemalt.

Manchmal gibt es auch drei weiB3 lackierte Holzaufsteller,
die ich mit M. und C. im Hinterhof gebaut habe. Wahrend
der Arbeit haben wir Erdbeeren und Schokolade gegessen.
Zwischendurch mussten M und C zu einem Termin und
als ich kurz allein im Hinterhof war, habe ich vor lauter Er-
schopfung ein bisschen geweint.

Manchmal ist Wir zuliebe ein Ereignis: vier Personen,
die im Kreis rund um den Teppich stehen und miteinan-
der sprechen. Vier Personen, die gemeinsam einen Text
laut vorlesen. Vier Personen, zum Beispiel E, M, N und J.
Mit ihnen habe ich geiibt, denselben Text immer wieder
anders zu lesen.

Wir zuliebe ist eine Sammlung von Erinnerungen. Erinne-
rungen an Gruppen und an Orte, die mir wichtig sind. Einer
dieser Orte ist das aka in der Werner-Hilpert-StraBBe 22.
Das aka war ein offener Ort, den verschiedene Personen
und Gruppen nutzen konnten. Wir waren oft im aka, um
uns auszutauschen, zu planen, zu diskutieren, zu spielen,
zu essen, zu trinken und zu tanzen. Das aka war ein Raum,
der Kassel fiir mich zu einem besseren Zuhause gemacht
hat.

Das Gebaude, in dem das aka war, wurde 2024 von der
cdw Stiftung gekauft. Seitdem kann es das aka dort nicht
mehr geben.

Die cdw Stiftung gibt der Kunsthochschule Kassel jedes
Jahr Geld, um die Examensausstellung zu finanzieren.

Wir zuliebe ist eine Arbeit, die in der Examensausstellung
gezeigt wird.




Der Fahrradcamper bietet einen Ansatz fir ein nachhal-
tiges Urlaubsangebot in der Natur. Urlaub und Reisen in
nahegelegenen Naturgebieten kann sowohl auf sozialer

als auch okologischer Ebene eine nachhaltige Alterna-

tive zu vielen anderen Formen des Tourismus darstel-

len. Da die Tourismusindustrie mit 9% der weltweiten

CO2-Emissionen signifikant zur Klimakrise beitragt und

. durch haufig prekére Arbeitsbedingungen soziale Unge-

E 1 n F ah r r a d C am e r rechtigkeit aufrechterhilt, ist es wichtig neue Ansatze
p zu finden. Der Fahrradcamper versucht im Kleinen eine

Lésung zu schaffen und verortet sich dabei als Beitrag

f ﬁ I’ nat u rnah e S und zur dringend notwendigen Tourismuswende.
naChha 1 t i ge S Re i S e n Als Basisfahrzeug des Campers dient ein Veload - ein

Schwerlastfahrrad mit Elektroantrieb des gleichnami-
_ : gen Kasseler Start-ups, mit dem fiir das Projekt eine
Anne SoPhle Mack Kooperation bestand. Die nebeneinander angebrachten
Sitze und der solarunterstiitzte Elektroantrieb ermdogli-
chen das Erlebnis der Fahrradtour auch Menschen, die
nicht die sportlichen Voraussetzungen fiir eine klassi-
sche Fahrradtour erfiillen.
Der Fahrradcamper bietet ein besonderes Naturer-
lebnis. Da er auf Fahrradwegen fahren kann, bietet er
einen nahen Kontakt zur Natur und macht die Fahrrad-
tour durch mehr Komfort zuganglicher. Dazu tragen das
Bett mit einer 1,4 m Matratze und das vergleichsweise
groBziigige PackmaB bei.
Der Camperaufbau wird wahrend der Fahrt kom-
primiert verpackt, ist dank des Hebelmechanismus
jedoch ruck zuck aufgebaut. Bettsachen miissen nicht
bei jeder Fahrt verpackt werden, sondern bleiben auf
der Matratze liegen, die firr die Fahrt zusammenge-
klappt wird. Fiir weiteres Gepack ist im Laderaum unter
dem Camper Platz. Eine Kiiche, bestehend aus zwei
Modulen im Euronormformat - eins mit fest integrier-
tem Gasherd und einer Vorratskiste, die als Tisch dient
- kann mit in den Camper, oder auch auf die Picknick-
decke genommen werden. Das Dach lasst sich fiir den
Anne-Sophie Mack hat in Oberammergau Holzbildhauerei Blick auf die Sterne 6ffnen und schiitzt in geschlosse-
gelernt. Innerhalb des Produktdesign-Studiums waren nem Zustand vor Wind und Wetter. Der Camper wird
DrauBen-Schlafen und ganzheitliche Ansitze fiir nach- in der Urlaubsregion gemietet, setzt dadurch Ressour-
haltigen Tourismus in Naturschutzgebieten ein wie- cen effizient ein und ermdglicht einen preisglinstigen
derkehrendes Thema. Fiir das Projekt Nachtfalter er- Urlaub fir die Endkund*innen.
hielt das dreiképfige Team das HessenIdeen-Stipendium. In der Urlaubsregion férdert er die Vernetzung von re-
gionalen Akteur*innen und bietet eine Moglichkeit, zu-
(Fahrradcamper: Stahl, Textil, Schaumstoff, Holz, uvm.; satzliche Ubernachtungsangebote zu schaffen, ohne
zusammengepackt 135 x 145 X 125 cm; neue Gebaude bauen zu missen, was vor allem fiir Na-
aufgebaut 135 x 145 x 200 cm) turschutzgebiete von Vorteil ist. Fahrradcamper aufgebaut
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Loops of Optimism -
Faserschonendes
Textilrecycling

fiir eine zirkulare

Zukunft

Shirin Kara

Shirin Jenna Kara begann 2019 ihr Produktdesign

Studium und schloss es im Wintersemester 2025 mit

dem Schwerpunkt auf textilen Produkten ab. In ihrer

Diplomarbeit ,Loops of Optimism® erforscht sie, wie

textile Nebenprodukte in neue hochwertige Produkte
verwandelt werden konnen.

(Maschine: 9 x 18 x 8,8 cm, Garn: 200 X 12 cm, Schals:
200 x 40 cm, Pullover: 150 X 50 cm)

Weniger als 1 % der hergestellten Textilien finden ihren
Weg zuriick in ein echtes Faser-zu-Faser-Recycling.
Der GroBteil wird zu Produkten von geringerer Qualitat
verarbeitet oder stattdessen entsorgt und verbrannt,
wodurch wertvolle Ressourcen verloren gehen.

Die Diplomarbeit Loops of Optimism widmet sich der
Suche nach einer Recyclingalternative, die auf Qualitat
statt auf Zerstdérung setzt. Im Mittelpunkt steht das
maschenweise Auftrennen gestrickter Industriever-
schnitte. Durch die reversible Struktur eines Gestricks
kdénnen diese faserschonend verarbeitet werden und
ermoglichen damit die Herstellung eines Recycling-
garns von hoher Qualitat. Die Ergebnisse zeigen, dass
sich mit einem Sekundarfaseranteil von 80 % Garne
herstellen lassen, die industriell sowohl spinn- als
auch strickfahig sind. Im Gegensatz zu herkémmlichen
Recyclinggarnen konnte der eingesetzte Sekundar-
faseranteil durch die entwickelte Methode erheblich
gesteigert werden. Fachliche Tests bestatigen die
Tragfahigkeit der Methode, auch wenn sie in ihrem
aktuellen Stand noch nicht mit dem industriellen Recy-
clingmethoden konkurrieren kann.

Zwischen Machbarkeit und Vision entsteht ein Span-
nungsfeld. Einerseits beweist die Arbeit das bislang
unterschatzte Potenzial von industriellen Strickver-
schnitten als Ressource fiir hochwertige Textilien. An-
dererseits zeigt sich, dass weitere Forschung, tech-
nische Entwicklung und Kooperationen zwischen
Industrie, Handwerk und Forschung notwendig sind,
um die Methode fiir eine industrielle Anwendbarkeit
zu skalieren. Besonders fiir kleinere Produktionskreis-
laufe, Nischenmarkte und Unternehmen mit starker
okologischer Ausrichtung eréffnet sich hier bereits ein
reales Einsatzfeld.

Loops of Optimism versteht sich als Beitrag, den ver-
starkten Einsatz von Sekundarfasern zu fordern. Mit
Zuversicht und experimenteller Forschung lassen sich
textile Materialkreislaufe schlieBen, ohne die Qualitat
zu beeintrachtigen. Optimismus wird hierbei zum Motor
einer zirkularen Zukunft der Textilindustrie.

Gestrickte Industrieverschnitte, ,Loops of Optimism® (2025)
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Inklusion, Design
und das
Polstermobel

Franziska Brunn &
Anneruth Westhoff

Anneruth Westhoff und Franziska Brunn entwerfen im
Bereich Industrie- und Mdbeldesign mit einem beson-
deren Interesse an der Auseinandersetzung mit Funk-
tionalitédt, Fertigungsverfahren und Nachhaltigkeit.
In ihrer Diplomarbeit widmen sie sich der Thematik
der Inklusion im Design, um sich mit der sozialen
Verantwortung von Designer*innen auseinanderzusetzen
und den persdnlichen Horizont zu erweitern.

Textquellen:

Thompson, R. (Regisseur), Microsoft Inclusive De-
sign Subject Matter Expert Series ft. Rosemarie
with audio description, 2016.
Llewellyn, A., & Hogan, K.,

The Use and Abuse of Models of Disability. Disabi-
lity & Society, 15(1), 157-165., 2000.
Holmes, K. (with Maeda, J.),

Mismatch: How inclusion shapes design, 2018.

(2 Sitzobjekte, Polstersitzfliche und Stahlgestell,
MaBe: Griffsitz 800 x 660 x 680, Trittsitz 650 x 680 x 750)

“One of the things that | think is most important about a di-
sability perspective is: to make life work, to make things fit
between body and world, you change the environment, not
the body. You change the environment, not the person.”

— Rosemary Thompson

Unsere Umwelt ist gestaltet. Dabei tragt das Design maB-
geblich dazu bei, wie Produkte und Lebensraume genutzt
werden und von wem.

Das Soziale Modell von Behinderung besagt, dass eine Be-
hinderung nicht durch einen zu behandelnden Gesundheits-
zustand bestimmt wird, sondern vornehmlich durch die
Interaktion mit der Umwelt (LIlewellyn & Hogan, 2000). Die
Designerin Kat Holmes spricht von sogenannten Mismatches
- sie beschreiben Barrieren und Ausgrenzungserfahrungen,
die durch Designentscheidungen entstehen (Holmes, 2018).

Die Diplomarbeit setzt sich mit der Frage auseinander,

wie Produktdesign Inklusion fordern kann. Untersucht wird
dabei die Thematik des Sitzens. Im Austausch mit Menschen
mit unterschiedlichen Beeintrachtigungen werden Bediirf-
nisse sichtbar, die von normierten Sitzmoébeln nicht adres-
siert werden. Spannungsfelder werden aufgedeckt und neue
Ansatze diskutiert. Wie konnen Sitzmdbel durch ihre Gestal-
tung beispielsweise Menschen mit Mobilitdtseinschrankun-
gen oder Kleinwuchs willkommen heien?
Die Gesprache zeigen: Im halboffentlichen und 6ffentlichen
Raum wéchst die Bedeutung inklusiver Sitzmdglichkeiten, die
beispielsweise beim Aufstehen und Hinsetzen unterstiitzen.
Zu Hause finden sich individuelle Losungen, doch im 6ffent-
lichen Raum bestimmt das gegebene Mobiliar, wer teilhaben
kann.

Die entstandenen Sitzobjekte stellen die erarbei-
teten Bediirfnisse ins Zentrum des Entwurfes und dienen
so als Kommunikationsmittel. Eine liber der Norm liegende
Sitzhohe erleichtert das Hinsetzen und Aufstehen, insbeson-
dere fiir Menschen mit eingeschrankter Mobilitdt, wie bei-
spielsweise Senioren. Die hervorstehenden Griffe konnen
bereits im Stehen ergriffen werden - sie vermitteln Halt und
Sicherheit, angelehnt an die vertraute Form einer Schwimm-
badleiter.

Eine FuBstiitze macht die erhdhte Sitzfliche fiir
Menschen mit Kleinwuchs zuganglich und bietet eine
Kontaktflache fiir die FiiBe, um ein bequemes Sitzen auf
Augenhdhe zu ermdoglichen. Die Sitzbreite und -tiefe orien-
tieren sich an Sitzmoébeln fiir Menschen mit Adipositas.

Die Sitzobjekte schaffen Angebote fiir eine diversere
Nutzergruppe, laden zum Aneignen sowie zum Nachdenken
tiber Norm und Inklusion ein.

sInklusion, Design und das Polstermébel“ (2025), Stahlrohr biegen



Dieses Projekt widmet sich der Geschichte und
Gegenwart des Herero-Kleides - einer Kleidung, die
koloniale Unterdriickung liberdauert hat und heute

als Symbol von Resilienz, Stolz und weiblicher Selbst-
erméchtigung gilt. Es wiirdigt die Starke namibischer
Frauen, die das koloniale Erbe in eine selbstbestimm-
te kulturelle Ausdrucksform verwandelt haben. Im
Zentrum stehen personliche Begegnungen mit Herero-

MO r e t han a dr e S S — Frauen — Naherinnen, Studentinnen, Kiinstlerinnen und
Wissenschaftlerinnen -, die durch Interviews, Fotos,

o Videoaufnahmen und gemeinsames textilbasiertes

Cu 1 tu ra 1 I de nt 1 ty Arbeiten aktiv am Projekt beteiligt waren. Statt iiber
das Kleid zu sprechen, geht es darum, mit den Frauen

through t eXt i 1 e in einen respektvollen Dialog zu treten und ihre Pers-

pektiven sichtbar zu machen.

Luisa Walther

Mode wird hier nicht als bloB &sthetisches Produkt
verstanden, sondern als soziales, politisches und kul-
turelles Medium. Das Herero-Kleid steht exempla-
risch fir die Frage, wie Erinnerung, Widerstand und
Heilung in Stoff eingeschrieben sein kdénnen - als
Form eines kollektiven Gedachtnisses und als Briicke
zwischen Vergangenheit und Zukunft, zwischen Konti-
nenten, ldentitdten und Erzahlungen. Ausgangspunkt
war mein wachsendes Interesse an textiler Kunst im
Verlauf meines Studiums. Uber Stationen wie Bologna
und New York entwickelte sich eine kritische Ausein-
andersetzung mit Mode als Tragerin von Narrativen.
Luisa Walther ist bildende Kiinstlerin mit Sitz in Dabei wurde die Reflexion liber die deutsche Kolonial-
Berlin. In ihrer interdisziplindren Praxis verbin- vergangenheit - und meine eigene Position als wei3e
det sie textile Techniken, Malerei und Videodoku- Deutsche - zentral.
mentation, um soziale, kulturelle und feministische
Fragestellungen kiinstlerisch umzusetzen. Wiahrend ih- Mit groBer Sorgfalt entstand so ein Projekt, das textile
res Studiums leitete sie verschiedene partizipative Kunst als Raum fiir Begegnung, Zuhéren und Pers-
Kunstprojekte und Workshops, in denen sie kiinstle- pektivwechsel versteht. Die Arbeit, bestehend aus
rische Ausdrucksformen als Mittel der Selbstermich- Film und fotografischer Portraitserie, zeigt nicht nur
tigung vermittelte. Studien- und Arbeitsaufenthalte die Spuren kolonialer Gewalt, sondern auch weibliche
in Paris, Bologna und New York pridgten ihr textiles Starke, Schoénheit und Selbstbestimmung. Sie ladt
Wissen und ihr Verstandnis von Kunst als universelle dazu ein, koloniale Strukturen im Modediskurs zu hin-
Sprache. In ihrer Abschlussarbeit an der Kunsthoch- terfragen und textile Kunst als Sprache zu begreifen,
schule Kassel erforscht sie textile Praktiken als um Geschichten zu erzahlen, die oft libersehen oder
Triger persdnlicher und kollektiver Geschichten und tibergangen wurden.
entwickelt daraus neue, inklusive Formen kiinstleri-
schen Ausdrucks.

(Rauminstallation, handgefertigtes  Hererokleid,
Ockerpigmente, Férbeproben, transparente bemalte
Banner, Technik: Filzstift auf transparentem Textil) Ansicht der Installation ,More than a dress — Cultural Identity through Textile® (2025)
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Navigating through
trackless waters

Langga Petz

Ich, Langga Petz, bin 36 Jahre alt, geboren in Miin-
chen und aufgewachsen in verschiedenen Familienkon-
stellationen. Viel umgezogen, mehrere Schulwechsel.
Interesse an naturwissenschaftlichen Themen und Lei-
denschaft fiir das Sammeln von Dingen mit der Zuver-
sicht, sie irgendwann einmal gebrauchen zu kodnnen.
In meiner kiinstlerischen Arbeit suche ich nach Be-
zugspunkten, die mir und meinem K&rper als System,
das meinem Ich am nidchsten ist, besonders nahe gehen.
Meine Arbeiten sind recherchebasiert und gepridgt von
enger Team- und Zusammenarbeit.

Text: Langga Petz & Thomas Schmelzer

Pina (das spanische/filipino Wort fiir Ananas) ist ein tra-
ditionelles Kunsthandwerk auf der Insel Panay auf den
Philippinen.

Der gewebte Pina Stoff (meist 70 cm / selten 90-120 cm
breit und max. 7 m lang), hergestellt aus den Pflanzenfa-
sern der Blatter der Ananassorte ,,Red Spanish” (Bromelia
pigna), ist transparent, sehr fein und sehr leicht.

Die Herstellung erfolgt in Handarbeit.
stripping/scraping
washing, drying, beating, combing
knotting
bobbining/spooling
warping
weaving
Aus Pina entstehen die Nationalkleidungen der Philippinen.

Nito (Lygodium circinatum) ist ein Kletterfarn, der reichlich
auf den Philippinen wachst und auch in anderen Teilen Siid-
ostasiens und Ozeanien vorkommt.

Die diinnen, drahtartigen Ranken, die mehrere Meter lang
werden kénnen (oft 5-10 m), winden sich spiralartig um
B3aume und Straucher.

Die getrockneten Ranken werden gespalten, geglédttet und
zu feinen Streifen verarbeitet.

Diese Streifen werden zu Kérben, Taschen, Mobel, Tabletts,
Schmuck, Hiite und andere handwerkliche Produkte
verwoben.

Im menschlichen Gehirn bilden sieben Areale ein dynami-
sches Netzwerk und formen gemeinsam unser Bewusst-
sein, unsere Selbstwahrnehmung und unser Selbstbild.
Diese Areale verkniipfen emotionale, kognitive, sensorische
und autobiografische Informationen und steuern das Ge-
dachtnis, die Aufmerksamkeit, die Emotionen, die Entschei-
dungsfindung und unser Selbstbild.

Die Recherchearbeit der letzten drei Jahre hat zum Teil
scheinbar verborgene Erfahrungswelten offengelegt und
einen Prozess angestoBen, der durch mehrere Interessens-
felder, die Gemeinsamkeiten einer zweiten Generation und
die mehrdimensionale Intersektionalitat seine Ankniip-
fungspunkte findet. Die Arbeit an der Installation Naviga-
ting through trackless waters ist Teil dieses Prozesses und
wahrenddessen zu der Gestaltung eines Moglichkeitsraums
geworden, die genau diese Perspektiven und Erfahrungen
reflektiert und zu liberwinden versucht. Navigating through
trackless waters ist Ausdruck dieses Weges und eines
Momentums.
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Breeze

Denis Lebedev

Denis Lebedev (geb. 1997 in Nechunaevo/Sibi-
rien) bewegt sich zwischen Skulptur, Grafik und
Text. In seinen raum- und geschichtsbezogenen In-
stallationen verwebt er politische Themen mit au-
tobiografischen Fragmenten wund reflektiert die
Bedingungen der kiinstlerischen Handlung und Pro-
duktion, insbesondere mit Hinblick auf Klassis-
mus. Er studierte an der Kunsthochschule Kassel
und der Estnischen Kunstakademie (EKA) in Tallinn.

Zitatquelle: McKenzie Wark, Philosophy for Spiders:
On the Low Theory of Kathy Acker, 2021

(Glasskulptur mit Sound, ca. 2 m hoch und 1 m breit,
Meerscherben, Streichholzzeichnung,
Borosilikatglas, Tischplatte, 100 cm x 250 cm)

“By buying (eating) I'm bought (eaten). | am the
commodity. The commodity buys me.”

“| see that education is one means by which this
economic class system becomes incorporated in the
body as personal rules. The world outside me that’s
human seems to be formed by economy, hierarchy and
class.”

“In any society based on class, humiliation is one
method by which political power is transformed into
social or personal relationships.”

“If the society, still fearing all chaos, suddenly stops
marginalizing these realms, of dreams, of non-proac-
tive (...) art, and begins viewing these activities as part
of its own domain, it will begin trying to control, then
censor, then criminalize these phenomena.”

“l know that | can’t know anything, but | don’t know
what this knowledge is.” “How do | know anything? I'll
have to trust nothing. | know I trust nothing too much.
I will do anything for nothing.” “Can | describe (know)
anything truthfully? No.”

“Reality is enough to make you crazy.”

“As if reality were emotional, | perceived it solely by
feeling.”

“| feel | feel | feel | have no language, any emotion for
me is a prison. | think talking to humans, acting in this
world, and hurting other humans are magical acts. | fall
in love with the humans who | see do these things.”

- Kathy Acker

»Breeze“ (2025), EKA Galerii, Tallinn, Foto: Mia Tohver
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Bei den
Schafen schlafen

Magdalena Bernard &
LeaRist

Magdalena Bernard (*1997) und Lea Rist (*1997) be-
schédftigen sich in ihrer gemeinsamen kiinstlerischen
Praxis mit Erinnerung und der Sichtbarkeit von ver-
gessenen Geschichten sowie marginalisierten Gruppen.
Thre Arbeit verbindet Fotografie, Text, Ton, Video
und Skulptur. Ein Schwerpunkt liegt auf Publika-
tionen, die sie als Raum kiinstlerischer Forschung,
widerstédndiger Erzdhlpraxis und autonomer Ausstel-
lungskonzepte verstehen.

(Fotografien und Video)

Schon, ruhig, gar idyllisch,
wie die Sonne liber die griinen Hiigel strahlt.
Schatten wirft.

Stille,
in der Landschaft selbst,
von der Natur Giberwachsen.

Busse fahren vorbei.
Kranze niedergelegt.

Schafe schlafen, in der von Bombentrichtern zerrisse-
nen Landschaft.

Schlachtfelder werden zu Weiden,

Bombenkrater zu Biotopen,

Waffenentsorgungsplatze zu dichten Wéldern.
Kriegslandschaften zu Erinnerungslandschaften.

Ein Unbehagen.




Marchen haben sich iliber Jahrhunderte verédndert,
mit jeder Erzahlung verwandelt und neu geformt.
Im Zuge des technologischen Fortschritts wurden

diese Marchen irgendwann fixiert, konserviert und
zur kommerziellen Nutzung bereitgestellt. 1984
schopfte Roberta Williams aus diesem Fundus kollek-
tiver Mythen und erschuf King’s Quest, indem sie alte
Motive zu einem Adventure-Game zusammenfligte. Die

S t i CkS f rom Absicht von Sierra Online war es, ein familienfreund-
liches Produkt fiir eine breite Offentlichkeit herzustel-

len - doch die Spiele entwickelten sich zu weit mehr
the f O r e S t als nur einem Produkt: Sie verwandelten sich zu Intim-
raumen fir die Spielerinnen und Spieler und wurden so
Jan-Hendrik Gebbe zu biografischen Entitaten. Die Welt von King’s Quest,
bekannt als Daventry, wurde fiir viele zu einem Riick-

zugsort.

Doch in Zeiten menschlichen Hardware-Kol-
lapses benoétigt Daventry eine neue Funktion, die liber
das Erzeugen von Gemiitlichkeit durch nostalgische
Erinnerungen hinausgeht. Ich verwende daher das
vertraute Spiel als Vehikel. Ich nutze seine Strukturen
als Ausgangsmaterial, das mit dem Material meiner Re-
cherchen zu Sierra, mit Spuren personlicher Erzihlun-
gen und mit Fragen zu Identitdt und Geschichtenerzah-
len angefiillt wird. In diesem hybriden Raum beginnen
sich die Grenzen zwischen offentlichem Artefakt und
subjektivem Erleben aufzulésen. Was als Massen-
ware begann, wird wieder modellierbar, durch den
bewussten Zusammenfall von gelehrter und personli-
cher Perspektive mit neuer Bedeutung aufgeladen.

Mein Ansatz folgt der hybriden Logik, Nachfor-
schung und Improvisation zu vermischen. Manchmal
fiihle ich mich wie ein Alchemist, der in einer (nicht
sehr profitablen) Werkstatt arbeitet, Bruchstiicke von
vergessenen Orten und Zweige aus Waldern zusam-
mentragt, um daraus wacklige Bauten zu errichten.

Jan-Hendrik Gebbe verlief sich 1989 im Wald und Die Spiel-Engine wird zur Baustelle: Konstruktion und
lebte einige Jahre mit einer freundlichen Bi- Dekonstruktion sind ununterscheidbar und ich lasse
berfamilie. Von dieser Erfahrung gepridgt, be- bewusst Leerrdume, die von anderen betreten und
gann er Didmme und Hiitten zu bauen. Jedoch war er neu erfunden werden konnen. Die Ergebnisse sind
nicht mit den Fihigkeiten seiner Ahnen ausgestat- selten festgelegt oder endgiiltig. Stattdessen fordern
tet und es gelang ihm lediglich, fragile Struktu- sie Begegnung und Teilnahme. Welche Krafte mégen
ren zu schaffen, die kaum etwas zusammenhielten. durch das Ausbalancieren gegensatzlicher Teile freige-
setzt werden? Haufig er6ffnen Risse und Missverstand-

Bildquelle: nisse liberraschende Méglichkeiten. Ich hoffe, dass bei

Author unknown, Photo of Roberta Williams, undated diesem Umnutzen eines digitalen Reliktes Ereignisse
eintreten, die sowohl seinen urspriinglichen Zweck als

(Digitales Spiel, Installation und Buch) auch meine eigenen Absichten libersteigen. Roberta smiles at the camera at some point in the 1980s.
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Kiosk — eine mobile
Plattform fiir
soziale Interaktion

Steffen Och

Steffen Och, Produktdesigner aus Kassel, hat sei-
nen Abschluss an der Kunsthochschule Kassel gemacht.
Wahrend seines Studiums spezialisierte er sich da-
rauf, urbane Rdume durch GestaltungslGésungen kultu-
rell und sozial zu bereichern. Sein aktuelles Projekt
zeigt seine Leidenschaft fiir modulare Architektur
und ihre Fdhigkeit, Gemeinschaften in stédtischen
Umgebungen zu stédrken.

Kioske sind kulturelle Mikrordaume der urbanen Land-
schaft, deren Geschichte bis ins Osmanische Reich
des 15. Jahrhunderts zuriickreicht, wo sie als kleine
Pavillons dienten. Die europdischen Kioske entstan-
den im 19. Jahrhundert und wurden schnell zu festen
Bestandteilen des offentlichen Lebens in Stadten wie
London, Paris und Berlin. Diese Orte, oft feste Gebaude,
standen fiir spontane Begegnungen und den nieder-
schwelligen Austausch von Waren und Nachrichten.

Im Lauf der Zeit haben Kioske ihre Funktion dem
urbanen Wandel angepasst und sich vom simplen Ver-
kaufsraum zu bedeutenden Treffpunkten entwickelt.
Mein Projekt fiihrt diese Entwicklung weiter und trans-
formiert den traditionellen Kiosk in einen multifunktio-
nalen Baukasten, der nicht nur verkauft, sondern auch
kulturelle Teilhabe erméglicht, und so den Kiosk fiir die
Zukunft riistet.

Kioske haben sich immer an gesellschaftliche Ver-
anderungen angepasst - ihre Bereitschaft zur Er-
weiterung und Innovation sichert ihre Relevanz in der
modernen Stadt. Der Kulturkiosk bietet mit modularer
Flexibilitat Raum fiir Ausstellungen, Bistros, Kinos oder
Workshops, die sich schnell den Anforderungen ihrer
Umgebung fiigen kénnen.

Ein wiedererkennbares Design schafft Identitat,
wahrend die funktionale, inklusiv gestaltete Infra-
struktur die gemeinschaftliche Nutzung férdert. Der
Kiosk wird zum soziotopischen Raum, der isolieren-
de Tendenzen liberwinden und als lebendiger Teil der
stadtischen Gemeinschaft fungieren kann.

Die Zusammenarbeit mit beMatrix und die erfolgreiche
Testumsetzung zeigen, dass das Konzept visiondr und
gleichzeitig praktisch ist.

Im modernen Kiosk verschmelzen Geschichte und
Innovation zu einer Plattform fiir urbane Kultur und
soziale Interaktion. Auch wenn sich Stadte andern,
bleibt der Kiosk ein Ort, der sich neu erfinden kann, wo
Menschen zusammenkommen - wo Menschen sich
neu begegnen.
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work hard,
play hard

Franziska Weygandt

Franziska Weygandt (*1995) ist Kiinstlerin, Kunstver-
mittlerin und Kassiererin. In ihrer Praxis beschif-
tigt sie sich durch Zeichnung, Malerei, Text und
textilen Skulpturen mit Trauma, Heilung, Humor. Das
setzt sie in ihrer Abschlussarbeit work hard, play
hard in Beziehung zu ihren Klassismus-Erfahrungen.

Text: Karina Chernenko von KUNST+kaviar

(Textile Arbeiten und Fotografien, ca. 2 x 1,5 m)

Zwischen Tranen und Transaktionen

Zwischen Supermarktkasse und Ausstellungsraum, Bon-
Drucker und Burnout, Einkaufskorb und Empathie erschafft
Franziska Weygandt mit work hard, play hard eine fragile,
widerstandige Welt. lhre Arbeiten entstehen irgendwo
zwischen Kunsthochschule und Schichtdienst, zwischen
Erschépfung und Heilung. Sie erzdhlen von einem Leben im
Dazwischen, das sich einer eindeutigen Verortung entzieht.
Die Arbeiten sind ein ebenso ernstes wie verspieltes
Pladoyer fur Sichtbarkeit: fur Korper, fiir Gemeinschaft, fiir
Arbeit, fiir Klassismus-Erfahrungen.

Weygandt bewegt sich jenseits klarer Rollenbil-
der. lhre kiinstlerische Praxis wurzelt in der Zwischenposi-
tion eines studierten Arbeiter:innenkinds, im Erfahrungs-
raum jener, die standig pendeln miissen - zwischen Welten,
zwischen Zustdnden, zwischen Erwartungen. Dieser
Schwebezustand ist nicht nur biografischer Ausgangspunkt,
sondern auch kiinstlerische Strategie: Er folgt einer Logik
des Queeren, die Ambivalenz nicht als Mangel, sondern
als Moglichkeit versteht - als Raum jenseits normativer
Zuschreibungen, in dem Verletzlichkeit, Abweichung und
Nicht-Zugehdorigkeit sichtbar werden diirfen.

Die Puppenfiguren sind stille Stellvertreterin-
nen, verletzlich, schwer, komisch und doch iliberraschend
vertraut. lhre Korper wirken zugleich unheimlich und cute,
sie erinnern an Kindheit, Uberforderung, Kontrollverlust,
Vereinzelung und Verbundenheit. Diese Figuren tragen Wi-
derspriiche in sich: Sie oszillieren zwischen Intimitat und
Offentlichkeit, Spiel und Schmerz, Kérper und Objekt. Sie
geben dem Unbehagen Gestalt, das viele nur vage spiiren.
In einer Kunstwelt, die sich gern als offen inszeniert, sind
Fragen nach Klassenzugehorigkeit und o6konomischem
Druck nach wie vor randstandig. work hard, play hard wider-
setzt sich diesem Schweigen. Die Arbeiten erzéhlen von Ar-
beitsrealitdten, von Schichtpldnen und Supermarktkassen,
vom Funktionieren-Miissen trotz Schmerz und Trauma. Sie
tut das ohne Zeigefinger — vielmehr mit einer Bildsprache,
die Schmerz in Farbe taucht und Komplexitat in Stoff naht.

Die Arbeiten fragen nach den Bedingungen kiinst-
lerischen Schaffens, nach Koérperlichkeit und Sichtbarkeit,
Scham und Zugehoérigkeit. Sie verhandelt Trauma, nicht
abstrakt oder distanziert, sondern tastend und konkret.
lhre Sprache ist poetisch und politisch zugleich, jenseits
von Eindeutigkeit, immer offen fiir Mehrdeutigkeit - eine
Haltung, die sich auch queer-theoretisch als Einladung zum
Aushalten des Uneindeutigen verstehen lasst.
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Aus der Auster -
Eine Food

Experience
Lisa Sparr

Lisa Sparr ist Produktdesignerin und entdeckt in ih-

rer Abschlussarbeit die Welt des Food Designs. Ge-

priagt von ihrem langjdhrigen Interesse daran, wie

Erndhrung Koérper und Geist beeinflusst, hinterfragt

sie traditionelle Essgewohnheiten und sucht nach

neuen Wegen, kulinarische Erlebnisse sinnlich er-
fahrbar zu machen.

(Schale: 12 x 17 X 5 cm, Teller: 11,5 x 15,5 x 1,15 cm)

Ich habe nie eine Auster gegessen.

Trotzdem ist sie mir in den letzten Monaten ungewéhn-
lich nah gekommen. Nicht auf dem Teller, sondern
im Denken, im Beobachten, im Fragen. Was macht
dieses Wesen so besonders, dass es zu einer lkone
des Genusses geworden ist — und doch kaum beachtet
wird, wenn es gegessen wird?

Die Auster gilt als Delikatesse, als Luxusgut. Doch ihr
Genuss ist fliichtig. Noch lebend landet sie auf dem
Teller. Ein Spritzer Zitrone, ein kurzes Zucken - dann
verschwindet sie. Zuriick bleibt nur ihre Hiille: hart,
scharfkantig, oft libersehen.

In meiner Food Experience steht nicht das Fleisch der
Auster im Mittelpunkt, sondern genau diese Hiille. Die
Schale, meist als Abfall entsorgt, wird hier neu kontext-
ualisiert — als Biihne, als Werkzeug, als Resonanzkor-
per fiir eine Menikomposition, welche die Auster nicht
nachahmt, sondern neu interpretiert.

Gerichte wie (gefiltertes Austernwasser, Rocky
Mountain Oysters im Austerngliick oder eine Tiefsee-
perle laden dazu ein, die Auster auf neue Weise zu
erleben - lGiber Form, Materialitdat, Geschmack und Ge-
schichte.

Mir geht es darum, die Ndhe zum Essen wiederherzu-
stellen. Die Gaste diirfen anfassen, schmecken, sich
austauschen. Keine Auster gleicht der anderen - jede
Schale bringt eine neue Oberflache mit, einen neuen
Impuls. Gesprache entstehen. Erinnerungen. Unerwar-
tetes.

Begleitet von Geschichten rund um die Auster entsteht
eine vielschichtige, fast poetische Essenssituation -
eine Erfahrung jenseits des klassischen Austernschliir-
fens. Und vielleicht eine, die langer bleibt.

Aus der Auster in den Mund, , Aus der Auster — Eine Food Experience® (2025)
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Cooking Stories

Jia You

Jia You lebt in Berlin und erzdhlt in Comics und

I1lustrationen von Essen, Erinnerung, Zugehérigkeit

und ebenso von den kleinen Geschichten des Alltags.
Instagram: @_you_jia / www.youjia.de

(Comicbuch A5, Wandmalerei)

Cooking Stories begleitet Jia von Sichuan nach
Deutschland anhand von illustrierten Rezepten und
Comics. Das Projekt begann 2020 bei einem Workshop
in Angouléme, entwickelte sich zu einer minimalisti-
schen RISO-Postkartenserie und schlieBlich zu diesem
Comicbuch.

Klare Anweisungen werden mit personlichen Momen-
ten kombiniert - Einmachglaser, StraBenverkaufer, das
Prickeln von Sichuan-Pfeffer. Eine kompakte Memoir
in Rezeptform liber Zugehorigkeit und das Schaffen
eines Zuhauses durch Kochen, egal wo man landet.
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H.A.N.G.R.Y
Hungry Angel

Juejun Chen

Juejun Chen ist eine Multimedia-Kiinstlerin. Ihre
kiinstlerische Produktion umfasst Videos, Installa-
tionen, Gem#dlde und Performances, wobei sie visuelle
Kunst als Mittel der Hinterfragung einsetzt. Viele
ihrer fritheren Arbeiten konzentrierten sich auf die
Situation des Kérpers in realen Kontexten, zum Bei-
spiel des Korpers, der wdhrend der Pandemie versucht,
nach China einzureisen, des Korpers der digitalen
Generation, der auf das Internet beschridnkt ist und
des Kérpers, der in der Tanzausbildung streng diszi-
pliniert wird.

(Videoinstallation)

Dieses Werk ist ein Essayfilm, der den ,Hungerengel
als Leitmotiv nimmt und von persoénlichen korperlichen
Erfahrungen ausgeht, um die Machtstrukturen und psy-
chischen Formen der Unterdriickung zu untersuchen, die
Essen und Korper in der heutigen Gesellschaft, Kultur
und Politik umgeben.

Das Werk entspringt den Reflexionen der Regisseurin
liber ihre eigenen korperlichen Erinnerungen - Erfah-
rungen, die mit Hunger, Diaten, Appetit und Scham ver-
flochten sind. Obwohl sie privat und intim erscheinen,
sind diese Erfahrungen auf gesellschaftlicher Ebene
zutiefst universell: von der performativen Voéllerei in
~Wettessen“-Sendungen liber die Kérperkontrolle durch
Diaten zur Anpassung an asthetische Ideale bis hin zu
historisch und aktuell verursachten Hungersnoéten und
Hungerstreiks.

Der Staat definiert anhand von ,Erndhrungsstandards®,

»,Daten zur Armutsbekampfung” und ,,HilfsmaBnahmen®,
wer zur ,hungernden Bevolkerung® gehort. Diese De-
finitionen sind nicht neutral, sondern zutiefst politisch.
Wer als ,hungrig“ gilt und wer ausgeschlossen wird, ent-
scheidet lber die Verteilung von Ressourcen und die
Struktur der Gesellschaft. So wird ,Hunger” zu einem
biopolitischen Instrument, mit dem Staaten Kérper und
Bevolkerungen kontrollieren.

Auch auf globaler Ebene werden die Beziehungen
zwischen wohlhabenden und verarmten Nationen haufig
durch den Diskurs liber Hunger konstruiert. Begriffe wie
»,Hunger in der Dritten Welt“ dienen oft dazu, die vermeint-
liche Inkompetenz und Abhangigkeit der Entwicklungs-
lander zu betonen, wahrend ,,humanitare Hilfe“ zugleich
die moralische Autoritat der Industrienationen festigt.
Hunger ist somit nicht nur ein 6konomisches Phdnomen,
sondern auch eine globale Machterzahlung. Hunger ist
kein natiirlicher Zustand, sondern ein von Politik, Wirt-
schaft und Kultur definierter und instrumentalisierter
Diskurs - er bestimmt, wer gesehen, wer unterstiitzt und
wer ignoriert wird, und offenbart zugleich, wie Macht
durch Kérper und die Verteilung von Nahrung wirkt.

Anhand dieser Phanomene zeigt der Film, wie der Korper
in einer scheinbar ,friedlichen” Gesellschaft sanft diszip-
liniert, kontrolliert und ausgelaugt wird. Er zielt darauf ab,
Hunger als Diskurs der Macht innerhalb einer visuellen,
essayistischen Erzahlung zu dekonstruieren.
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52 Wochenfilme
Reflexionen

Julius HoBner

Julius HoBner ist in K&ln geboren, in GieBen aufge-
wachsen und hat in Kassel studiert. Zukiinftig wird
er als Kunstlehrer arbeiten.

(52 Kurzfilme, ca. 120 min)

Im Jahr 2024 habe ich jede Woche einen Kurzfilm
gedreht. In den 52 Wochen des Jahres sind 52 unter-
schiedliche experimentelle Filme entstanden. Jeder
Kurzfilm ist einer Woche zuzuordnen. Manche sind
nur wenige Sekunden lang, andere mehrere Minuten.
Manche beschaftigen sich mit visuellen Phdnomenen,
andere mit Orten, die ich besucht habe. Ein wieder-
kehrendes Thema ist die Auseinandersetzung mit dem
Tod meiner GroBeltern. Dariiber hinaus reflektieren
die Kurzfilme immer wieder den Prozess des Filmema-
chens.

Filmstill aus Woche 21
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The sound of light
rain and burning
leaves is the same

Hannah Hjort

Hannah Hjort hat in der Klasse ,Kunst im zeitge-
néssischen Kontext“ studiert. Wdhrend des Studiums
nahm sie an Ausstellungen in Leipzig, Berlin und
Kassel teil und studierte ein Semester in Bologna.
Sie arbeitet mit Bildsammlungen und textilen Hand-
arbeitstechniken sowie unterschiedlichen Medien, wie
Zeichnung, Bildhauerei und Video.

Text: Miriam Schmidt

Das Einladen eines 35-mm-Films in eine Kamera funk-
tioniert so, dass ein kurzes Filmstlick aus der Patrone
gezogen und in die Filmaufnahmespule eingehakt
wird. Dann wird der Kameradeckel geschlossen und
der Film weitergespult. Fiir einen kurzen Moment
wird dieses Filmstlick so dem Licht ausgesetzt und
auf dem entwickelten Bild entsteht durch das Ziinden
des Auslosers eine Schwelle, in der der Moment un-
kontrollierter Belichtung in das konkrete fotografische
Bild libergeht. In dieser Erscheinung entpuppt sich die
mechanische und chemische Beschaffenheit des foto-
grafischen Mediums selbst, die Kanale treten als das,
was sie sind, hervor. Diese Schwellenbilder lagern in
analogen fotografischen Archiven seit der Etablierung
der 35-mm-Fotografie als breit zugdngliche Massen-
praktik ab den 1950er Jahren - in Privathaushalten,
Nachlassen, Firmen, Laboren, Universitaten, Museen,
Verwaltungen, immer im Fehlbereich der Sichtbarkeit.
Sie sind Teil des analogen Abfalls des Maschinenzeit-
alters und somit auch nicht erfasste Informationen im
sich ausweitenden Zeitalter kiinstlicher Intelligenz. Im
Vierschritt des Herauslosens, Sortierens, Anordnens
und Ubertragens in einen zeitlichen Ablauf werden sie
zu einem Stapel von Zeichen einer jeweils eigenen zeit-
lichen Realitat. Auftauchen - Erscheinen - Veschwin-
den - Abtauchen - Gesichter, Landschaften, Raufaser-
tapeten, Babys, Kaffeetische, Etiketten, Farbverlaufe,
Nummerierungen von Index-Prints, Hauserfassaden
fahren in einer endlosen Autofahrt im Sonnenunter-
gang entlang eines brennenden Horizonts hinein in ein
Gewulst von nicht erfassten Datenmengen einer nicht
erhobenen Statistik, materialisiert aus dem Reflex, den
Ausloser zudriicken.

gescantes Fotofilmstiick, Teil der Animation
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BLENCE NETWORK™
INCORPORATED

Domenik Tofflinger

Domenik Téfflinger entwickelt Projekte, in denen Mu-

sik, visuelle Gestaltung und digitale Technik mit-

einander verbunden werden, um stimmungsvolle Réume
Zu erzeugen.

(Audiovisuelles System iiber Kompulsion,
Aufmerksamkeit und Identit#it im digitalen Kapitalismus.
1-Kanal-Video, 10:40 min, Farbe, 1920x1080)

BLENCE NETWORK™ INCORPORATED ist ein fiktiver
Konzern in einer Zwischenwelt - ein audiovisuelles
System, das den Zwang als Produkt entlarvt. Die Arbeit
untersucht Dermatillomanie als neurophysiologischen
Kreislauf aus Spannung, Handlung und Belohnung
und spiegelt diesen in den Mechanismen kapitalisti-
scher Medienumgebungen. In fragmentierten Video-
und Soundsequenzen werden personliche Erfahrung,
digitale Uberstimulation und 6konomische Logik inein-
ander verschaltet.

Der ,,Konzern“ steht dabei als Metapher fiir ein System,
das Bediirfnisse erzeugt, um sie unmittelbar wieder
zu verwerten: Aufmerksamkeit wird zur Wahrung, der
Korper zur Schnittstelle, der Impuls zur Ressource.
Jede Handlung bleibt im Kreislauf der Selbstoptimie-
rung gefangen - ein permanentes Nachjustieren, das
Erleichterung verspricht und Erschopfung produziert.

Zwischen dokumentarischer Beobachtung, Sample-
Asthetik und auditiver Uberladung entsteht ein Loop,
der keine L6sung anbietet, sondern seine eigene Archi-
tektur sichtbar macht. BLENCE NETWORK™ INCOR-
PORATED ist damit weniger Erzdhlung als Diagnose
- eine mediale Versuchsanordnung, die persoénliche
Kompulsion, neuronale Mechanik und kapitalistische
Struktur ineinander Ulbersetzt.

Videostill, ,BLENCE NETWORK™ INCORPORATED“



In ihrer Mitte, an ihrer schmalsten Stelle, werden die
Landmassive des nord- und des silidamerikanischen
Kontinents von einer WasserstraBBe geteilt: dem Pana-

makanal. Durchstochen wurde die natiirliche Trennung

des atlantischen und des pazifischen Ozeans nach

multinationaler Kollaboration 1913, was fortan die

enorme Verkiirzung von Schifffahrtsrouten ermdog-

. lichte und den Kanal zu einem fiir den globalen Handel

O t 1 m a 1 T r an S O r t unverzichtbaren Stilick Infrastruktur machte. Heute
p p schlagt sich das weltumspannende System nicht nur
in Hafenanlagen, ZufahrtsstraBen, Schleusensyste-

Marlene Hessemer men und Arbeitsrealititen in Panama nieder, sondern

es transformiert den Status des Gebiets. Nicht zuletzt

mit der geschaffenen Freihandelszone Colon wird der

Kanal zu einer Zone von ungeheurem ékonomischen
und geopolitischen Wert.

Der Film Optimal Transport besucht den Panama-
kanal und fragt diesen Ort von globaler Brisanz nach
seinen Gegebenheiten. Wir sehen den Protagonisten,
den Container, der in seiner genormten Hiille jegliche
der umgeschlagenen Waren aufnehmen kann, um an-
schlieBend verladen und mit seinen unzdhligen Zwil-
lingen verschifft zu werden, bis sein Stahl eines Tages
ermiidet und korrodiert. Wir sehen die machtigen
Korper der Schiffe mit der Last ihrer Ladung beim
Warten oder beim Transit, wir sehen die reibungslose
Arbeit der Maschinen, der Krane und Schleusen bis hin
zu den Spuren im Gestein des Ufers, die nach wie vor
vom milhsamen Einschneiden des Kanals in die mit-
telamerikanische Landschaft am Anfang des letzten
Jahrhunderts zeugen. Und wir sehen und héren die
Menschen, die an diesem Ort leben und arbeiten, die
ihn betreiben und von ihm gepragt werden.

In ihren Arbeiten setzt sich Marlene Hessemer mit Im Modus des Filmens, im Medium des Films befragt
gesellschaftlichen Wahrnehmungen, dem Wandel von Um- Optimal Transport die Greifbarkeit eines weltumspan-
welt und Lebensrdumen sowie dem Zusammenspiel von nenden Systems bzw. arbeitet an dessen Sichtbarma-
Bild und Sound auseinander. Die in Lich geborene chung. Im Beobachten der Ablaufe und Verhaltnisse,
Kiinstlerin studiert Visuelle Kommunikation an der im Parallelisieren der unterschiedlichen GroBen und
Kunsthochschule Kassel. Studienaufenthalte fiihrten MaBstabe und im Hérbarmachen der Zeugnisse und
sie zudem an die LUCA School of Arts in Briissel, die Berichte werden allmahlich globale Strukturen in ihren
Hochschule fiir Kiinste Bremen und die Ziircher Hoch- lokalen Details ersichtlich. Unserem Blick vom Ufer des
schule der Kiinste. Warenstroms der Welt offenbaren sich die AusmaBe
der Maschinerie von Welthandel und globalem Kapi-
Text: Antonin Steinke talismus, ihre materiellen Bedingungen, sozialen Aus-
wirkungen, logistischen Techniken und 6kologischen

(Videoinstallation) Verwiistungen. Filmstill, Colén, Panama (Atlantikeingang des Panamakanals)




53

Al as Wildlife - KI
in freier Wildbahn

Eleonora Dieterichs

Eleonora Dieterichs bewegt sich zwischen Animati-
on, multimedialen Konzepten und Film. Ihre Arbeiten
verbinden visuelle Erzdhlung mit materiellen Erwei-
terungen, indem Objekte als integraler Bestandteil
filmischer Werke auftreten. Aktuell erweitert sie
dieses Feld durch Produktdesign, das fiir sie als
Briicke zwischen Funktion, Narration und kiinstleri-
scher Reflexion fungiert.

Text: Oliver Scharf

Im Laufe der Geschichte haben neue Technologien
immer wieder gesellschaftliche Umbriiche ausgelost - nie
eindeutig positiv oder negativ. Die Armbrust stellte das
Rittertum und die stidndische Ordnung infrage und damit
die Legitimitat von Adel und Klerus. Mit der Mechanisierung
der Textilproduktion im Zuge der Dampfmaschine begann
die industrielle Revolution, begleitet von der Sorge um den
Verlust handwerklicher Berufe. Die Fotografie brachte eine
neue Kunstform hervor und stellte den Abbildanspruch der
Malerei zur Disposition.

Viele der damaligen Befiirchtungen erfiillten sich

nicht oder in geringerem AusmaB. Die mittelalterliche
Ordnung wurde schrittweise von biirgerlichen Strukturen
abgelost. Die Industrialisierung schuf langfristig mehr Ar-
beitsplatze, als sie ersetzte. Die Malerei entwickelte neue
Ausdrucksformen.
Aktuell zeigt sich ein vergleichbarer Wandel durch das
Aufkommen kiinstlicher Intelligenz. Lange galt sie als ein
Mythos - verortet zwischen dystopischen Untergangs-
szenarien und utopischen Erwartungen von Befreiung und
wissenschaftlichem Fortschritt. Inzwischen liefern neue
Ansatze konkrete Ergebnisse. Auch hier sind Hoffnungen
und Angste eng verkniipft. Wie in fritheren Beispielen hingt
die Bewertung von der jeweiligen Perspektive ab.

Die Arbeit von Eleonora Dieterichs widmet sich
genau diesem Spannungsfeld. Sie untersucht, was unter
kiinstlicher Intelligenz verstanden werden kann, wie sie
funktioniert, wie ihre Wahrnehmung gepragt ist und wie his-
torische Deutungsmuster aktuelle Vorstellungen beeinflus-
sen. Dabei blendet sie weder Risiken der Technologie noch
die Wirkung vorgefasster Meinungen aus.

Drei Kurzfilme er6ffnen jeweils einen eigenen Blick
auf kiinstliche Intelligenz - in Darstellung, Erzahlweise und
Betrachtungswinkel. Jeder Film verfolgt einen eigenen
Ansatz und versucht, einen niichternen Zugang zum Thema
zu ermoglichen. Wissenschaftliche, popkulturelle und prag-
matisch-technische Sichtweisen bilden dabei den inhaltli-
chen Rahmen. Asthetisch kommen klassischer Zeichentrick,
padagogische Erklarformate und friihe Formen der Compu-
tergrafik wie ASCII-Art zum Einsatz und erzahlen von KIl als
Waschbéren auf der Suche nach Daten-Futter, der Struktur
neuronaler Netze ohne Zugang zur Wirklichkeit und bdswilli-
gen Druckern.

Erganzt werden die filmischen Arbeiten durch eine
schriftliche Studie, in der Dieterichs unterschiedliche me-
thodische Zugange kombiniert: Filmanalyse, qualitative In-
terviews und einen philosophisch-soziologischen Blick auf
Ursachen und Folgen der Technologie.
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Photosynthese 11

Robin Rocker

Robin Rocker ist 1990 in Heidelberg geboren und ist,
trotz einer Koérpergrofe von 184 cm in seinem Perso-
nalausweis, nur ca. 180 cm grol geworden.

(Immersive, interaktive Sound-Erfahrung, 2.7 GB)

Uber uns thront der unerbittliche Wachter des Warte-
raums. Die Uhr. Mit silbernem Rahmen und furchtbar
geschmacklos. Sie ist die Manifestation des Wartens,
der Sekunden, die zu Minuten werden. Nirgendwo
anders spielt die Uhr ihre Spielchen so gut wie hier. Sie
tickt heuchlerisch vor sich hin und ich schwoére, sogar
ein-, zweimal die Zeiger riickwartsgehen gesehen zu
haben. Das Missverhaltnis von erlebter und gemes-
sener Zeit war noch nie so unausweichlich groB8. Aber
wir haben ja Zeit. Wo sie dann hingeht, wird haufig
vergessen. Hoffnung macht mir nur die Vorstellung,
man koénne das Kunstlicht auf der eigenen Haut in
etwas Nitzliches verwandeln.

Wie Photosynthese.

Ich frage die Person gegeniiber nach der Uhrzeit, weil
ich der Uhr hier nach und nach immer mehr misstraue
und nicht glauben kann, dass alles mit rechten Dingen
zugeht. Die Person entgegnet, die Kausalitat sei
komplex und wendet sich ab. Ein kleines bisschen
kotzt mich meine eigene Polemik an, aber sie trostet
mich.

Der Ausgangspunkt ist ein Arzt-Wartezimmer. Es geht
nicht um Eskapismus, sondern um eine Auseinanderset-
zung mit den Gefiihlen von Hilflosigkeit und Ohnmacht,
die entstehen, wenn das menschliche Bediirfnis auf
starre Systeme trifft. Das Warten im Wartezimmer, der
Zustand der Passivitat und die Suche nach Antworten
sind zentraler Bestandteil der Erfahrung. Die Spieler*in-
nen tauchen dabei nicht nur in eine interaktive Klang-
landschaft ein, sondern werden durch die Musik selbst
in traum(a)hafte Welten gezogen, die als eine Art Flucht
vor der Realitit dienen kénnten, sich aber am Ende oft
nur als eine Spiegelung derselben Realitéit entpuppen.

Selbst der Reisefiihrer ist heute mies drauf. Auf Seite 8
ist eine Karte abgebildet mit ca. 200 roten Markierun-
gen und jede einzelne Markierung wurde mit ,versifft*
gekennzeichnet. Die anderen 112 Seiten zeichnen ein
ahnliches Bild.
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