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Katrin Bittl

Katrin Bittl beschéftigt sich in ihren Arbeiten mit gesellschaftlichen Idealbildern und
Normvorstellungen. Sie untersucht ihren eigenen Koérper als Frau mit Behinderung mit-
tels Videoperformance und Animation und lasst intime Raume durch private Alltagsge-
genstéande und Mobelstiicke entstehen. Durch Hilfsmittel aus der Pflege, die sie in ihre
Videoperformance einbezieht, begegnen sich Mensch, Maschine und Natur auf unge-
wohnliche Weise. In Zeichnung und Malerei erforscht sie Kérpernormierungen, die ma-
nipuliert und dekonstruiert werden, indem sie sie skaliert, Ubermalt oder in neue Kon-
texte stellt. In der Videoarbeit ,,Cranes" zeigen sich die Kiinstlerinnen Saioa Alvarez und
Katrin Bittl von ihrer besten Seite: rauchend, nackt, von Natur genauso wie von schwe-
ren Maschinen umgeben. Auf einem Steg steht ein sonst nur im Privatraum genutztes
Hilfsmittel: der Hebelift, eine Art Kran. Katrin sitzt darin, wie in einer Hangematte, und
geniel3t den Ausblick aufs Wasser.

Entstanden in Zusammenarbeit mit dem HAU Hebbel am Ufer im Rahmen der #TakeHe-
art Residenz, geférdert vom Fonds Darstellende Kinste aus Mitteln der Beauftragten
der Bundesregierung fur Kultur und Medien im Rahmen von NEUSTART KULTUR.

Stefan Holzmair

Die kunstlerische Arbeit von Stefan Holzmair umfasst phantasmatische Bilder und
Skulpturen. Die auf mundgeblasenes Flachglas transferierten Collagen werden aus den
Fotos von Lifestyle Magazinen hergestellt, bei den Skulpturen handelt es sich um engo-
bierte Keramik. Beide bedienen sich einer surrealen Formensprache, speisen sich aber
auch aus einer digitalen Korper- und Materialwahrnehmung. Holzmairs keramische
Subjekte scheinen im Laufe eines mechanischen oder organischen Vorgangs oder einer
Metamorphose erstarrt zu sein. Es sind Kreaturen zwischen Lebewesen und Apparat,
die in sich selbst Netzwerke bilden, durch ratselhafte Offnungen und amorphe Versor-
gungsleitungen Korperfunktionen suggerieren und sich in einem Zustand standigen
Wandels und permanenter Wiedererschaffung befinden. Sie sind Produkte einer neoli-
beralen Lebenswirklichkeit, die durch dauerhafte Verunsicherung laufende Anpassung
und organische Flexibilitat erfordert. Die Arbeiten kdnnen als dunkle Seite einer speku-
lativen Zukunft eskapistischer Parallelwelten gelesen werden.

AKADEMIE DER PP pg—
BILDENDEN KUNSTE P (R e e on ek s



Seite: 2/5

Manuela lllera

SENTIMENTAL DISOBEDIENCE préasentiert eine facettenreiche Auswahl von vier Me-
thoden der Dekolonisierung, vier Sticke, die sich kritisch mit den Machtdynamiken und
kulturellen Hierarchien auseinandersetzen, die durch koloniale Systeme auferlegt wur-
den. Ursprunglich als ortsspezifisches Projekt fir die Historische Aula der AdBK ge-
dacht, werden bei dieser Wiederholung der Installation zwei der vier Methoden in der
Halle 6 prasentiert: ,Animal Ventus® - ein Kurzfilm Gber die inneren Erkundungen eines
achtjahrigen Flichtlingskindes; und ,Las Picas® - eine Klanginstallation mit zwei Klang-
geraten, die von der Kultur des Pico-Soundsystems an der kolumbianischen Nordkuiste
inspiriert ist.

ANIMAL VENTUS ist ein Kurzfilm und ein konzeptionelles Musikalbum fur Kinder (und
Erwachsene), das von Ledn Rivera (8) und Manuela lllera komponiert und konzipiert
wurde. Es ist eine urspringliche Reise in innere Gedanken tber den Korper und seine
Animalitat, Tanz, Vulnerabilitat, Scham, Wut und Ermachtigung. ANIMAL VENTUS ent-
hillt auf zartliche und subtile Weise die Gedanken und Uberlegungen zur Mannlichkeit
eines 8-jahrigen Fluchtlingskindes, der sein Leben auf der anderen Seite des Ozeans
aufbaut.

Maria Matinyan

Als ortsspezifische Kinstlerin fokussiert sich Maria Matinyan auf die kiinstlerische Aus-
einandersetzung mit Raumen, Zeit und Erinnerungen; insbesondere mit den Klang-Er-
innerungen an speziellen Orten, Menschen, Gefiihlen und Ereignissen. Sie erscheinen
als eine Verbindung zwischen der Vergangenheit, der Zukunft und dem, wo wir jetzt
stehen.

Ricarda Maurizio

Ricarda Maurizios kinstlerische Arbeit basiert auf ihrer jahrelangen Tétigkeit als Kin-
derkrankenschwester in Minchen. Der pflegerische Umgang mit den kleinen Patient*in-
nen und der anstrengende Arbeitsalltag sind Triebwerk und Motor ihrer Bildwelten. Un-
terschiedliche Krankheitsbilder, die leidtragenden Kinder und das raue, an der Wirt-
schaft orientierte Pflegesystem beeinflussen die schopferischen Prozesse der Kinstle-
rin. Ausgehend von ihren Interessen beschaftigt sie sich u.a. mit groR3formatiger, zer-
schnittener und neu zusammengefugter Malerei, Performances im 6ffentlichen Raum,
Installationen und Objektbau.
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Ruté Merk

Die Praxis von Raté Merk prasentiert eine spezifische Asthetik, die von der Computer-
modellierung oder virtuellen Welten beeinflusst wird und mithilfe einiger grundlegender,
traditioneller Maltechniken umgesetzt wird. lhre Arbeit ist bekannt fur Portrats von ent-
fremdeten Millennials wie "Clara" (2019), wahrend neuere Werke sich mit der Beziehung
zwischen digitalen Darstellungsweisen und physischen Prozessen befassen - "Steak
und Blaue Mystik" (2022) erinnern sowohl an historische Kunststile als auch an fort-
schrittliche Technik in der Landwirtschaft und Lebensmittelindustrie.

Michael Pfitzner

In der Serie ,It's gonna be fine“ erarbeitet Michael Pfitzner rohe, unvollkommene,
sketchartige Geschichten und Bilder, die kurze, komddiantischen Szenen mit einer re-
duzierten Handlung zeigen. Er kombiniert Textpassagen aus Songs, Tagesthemen so-
wie plumpe Aussagen des Alltags zu Comicstrips und Bild-Text-Collagen. Die Zeich-
nungen sind digital angefertigt; in den Arbeiten geht es nicht um einen Fetisch der Hand-
arbeit, sondern um die Idee.

Rebecca Ruchti

Rebecca Ruchti beschaftigt sich mit dem Verhéaltnis von (Un-)Sichtbarem und Gehor-
tem. Die zur Debutant*innenausstellung gezeigte Arbeit ist als visuelle Analyse von Ge-
rauschen zu verstehen, deren Quellen im Verborgenen lagen.

Ausgangspunkt ist die wiederkehrende Gerauschkulisse eines Innenhofs in Marseille.
Rebecca Ruchti sieht den Innenhof mit den umliegenden Balkonen der vielstéckigen
Wohnblocks als eine Art Amphitheater und sucht nach dem dort Aufgefiihrten. lhr Fens-
terblick zum Innenhof zeigt ein gleichbleibendes Standbild, das wenig tber die Hand-
lungen und Beschaffenheiten preisgibt, die ihn auszeichnen. Die Gerdusche und Echos,
die durch den Innenhof in die Wohnungen hallen, erzahlen jedoch mehr: Von einem
Tennisplatz und Menschen, die dort tagsiber ihre Satze spielen; von eingesperrten,
nachts laut bellenden Hunden und, ab und zu, von fallenden Schiissen.

Vincent Scheers

Vincent Scheers spielt in seinen medientbergreifenden Objekt-Assemblagen, seinen
Raum-Installationen, aber auch seinen Zeichnungen, Geméalden oder Multiples mit Wie-
derholung, Ahnlichkeit und Assimilation. Als Stilmittel dienen sie dem Kiinstler dazu,
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Irritationen zu s&hen und Distanz zu alltaglichen Seh- und Wahrnehmungszusammen-
hangen aufzubauen. Dabei stellt Scheers &dufRerst erzahlerische Bedeutungszusam-
menhange her, um die gemeine Logik zugleich zu unterlaufen. Aus eben jener Differenz
bildet er seine asthetischen und poetischen Aussagen. Auf analytischer Ebene kénnen
die meist aus zwei oder mehr Elementen zusammengesetzten Plastiken des Kinstlers
als Hybride gelesen werden, da sie von der Dynamik wechselseitiger Beziehung ergrif-
fen sind. So ergeben sich in seiner Kunst durch die pointierte und zugleich imaginati-
onsstarke Inszenierung der ambivalenten Protagonisten seiner Werke immer wieder
surreale, ja magisch-realistische Narrative. Zusammenh&nge werden gebildet, Assozi-
ationen werden wach, Geschichten entspinnen sich. Diese Geschichten kénnten dem
Genre von Sagen- bzw. Mythenerzahlungen zugeschrieben werden, die von Ubersinn-
lichem berichten.

(Text: Viktoria Tiedeke)

Justin Urbach

Justin Urbach erforscht in seiner kiinstlerischen Praxis mit zeitbasierten Medien die Ver-
flechtung von Mensch und virtueller Realitat und konzentriert sich dabei auf Fragen von
Medialitat, Materialitat, Transformationsprozessen und Hybriditat. In seinen Videoinstal-
lationen schafft er virtuelle und teilweise immersive Bildwelten, die sein Interesse an der
Beziehung zwischen Mensch, Natur und Technologie widerspiegeln, wobei er auf tech-
nische Systeme wie MRTs, 3D-Scans und Motion-Capture zuriickgreift und mit Spezia-
list*innen aus verschiedensten Gebieten zusammenarbeitet.

Die Arbeit ,BreezeBlocks* versteht sich als Weiterfihrung der Videoinstallation ,Fractal
Breeze", die Anfang 2023 als Diplom-Arbeit an der Kunstakademie Minchen prasentiert
wurde. Die Videoinstallation ,Fractal Breeze® zeigt eine metafiktionale Darstellung un-
serer technologischen Zukunft auf, in der sich zwei Charaktere an den Grenzen von
Virtualitat und Realitat bewegen. Ausgangspunkt ist der Rohstoff Silizium, der zur Her-
stellung von Mikrochips eingesetzt wird und in seinen vielfaltigen Produktionsstufen re-
flektiert wird. In Form von Wafern, dinnen spiegelnden Informationstragern, erméglicht
Silizium den Ubertritt in eine hybride Welt, in der sich virtuelle Spharen zunehmend ma-
terialisieren und die Charaktere eine neue Koérperlichkeit erfahren.

Kay Yoon

In den neuesten Werken ,Rusty Sounds in My Belly, Were You My Nightmares?“ und |
Slit the Mammary Gland and Heard the Echoes of an Unknown Land® bringt Kay Yoon
ihre Abschlussarbeit ,Free the Bone from the Flesh® in eine neue Form. Das Ergebnis
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dieses Prozesses ist ein Epoxidharz-Kunstwerk, das den Betrachter auf eine multisen-
sorische Reise durch Zeit und Erinnerung mitnimmt. Die einmal gemachte Erfahrung
wurde in einer ,Tur" eingekapselt, die prazise an einer Wand aufgehangt ist und den
Durchgang der Erinnerung verkorpert.

Fragmente der urspriinglichen Materialien sind erhalten geblieben — Stoff aus der Mak-
geolli-Produktion, Reishefe und verwitterte Artefakte — ein in der Verwandlung gefange-
ner Bannkreis. Metallglocken zaubern eine bezaubernde Klanglandschatft, die mit den
eigenen Erfahrungen des Betrachters in Resonanz steht. Ein versteckter Lautsprecher
im Inneren der Struktur sorgt fir eine zuséatzliche akustische Intimitat und ladt das Pub-
likum dazu ein, sich erneut auf die Leseperformance der Graduiertenarbeit einzulassen.
Die Worte, die einst in die Luft gesprochen wurden, hallen nun durch das Medium selbst
und verwandeln den Raum in ein Heiligtum gemeinsamer Erfahrungen und Gefihle.

Andreas Zagler

In seinem kiinstlerischen Schaffen beschaftigt sich Andreas Zagler mit Themen wie Zeit,
Erinnerung und Wahrnehmung und nutzt bildnerische Materialien als Mittel zur formalen
Erforschung davon. In seinen neuen Arbeiten, die in der Ausstellung in der Halle 6 zu
sehen sind, wurde dem Bildtrager Uber lange Zeit taglich neues Material hinzugefuigt,
wieder abgetragen, zerkratzt, mit den Fingern darauf geschmiert, mit Spachteln abge-
schlagen und/oder wieder neu aufgetragen. Dieser Prozess findet vorwiegend mit den
Handen und alltaglichen Werkzeugen statt, welche in der Zeitspanne der Entstehung
eine Oberflache schaffen, die eben jenen Herstellungsprozess erzéhlt und abbildet.

Zagler bindet so die Zeit und die Handlungen dieser Vorgange auf die Flache des Bild-
tragers und hebt diese dadurch aus der zeitlichen und rdumlichen Ordnung des Schaf-
fens in jene des statischen Moments eines Bildes — die wiederkehrenden Aktionen und
die Zeit werden zum zentralen Bildmotiv. Die Sammlung an Spuren, die sich mit der Zeit
zu einer farbigen Oberflache formieren, wird zu einem kuinstlerischen Zeugnis von Ent-
scheidungen, Bedingungen und Zufallen.

(Text: Laura Etz)



