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WELT KOMPAKT?

Jeder Mensch sucht sich einen Platz entweder in der Nahe
des anderen oder weiter entfernt. Der Gebrauch von Soci-
al Media Kanédlen wie Instagram und Facebook verdndert
unser Empfinden von Néhe und Ferne, unser Bewusstsein
von Intimitat und Distanz, von kérperlicher Prasenz, Absenz
und politischer Mobilitat. Welchen Einfluss haben soziale
Medien auf die Gestaltung sogenannter »glocaler« (global
& local) Projekte und Lebensmodelle? Wie wirken sie sich
auf Prozesse der Meinungs- und Entscheidungsfreiheit so-
wie auf Wissens- und Informationstransfers aus?

Kollektive, transdisziplindre Arbeitsformen und das Engage-
ment fUr politische, soziale und ethnische Fragen zahlen zur
Praxis der an WELT KOMPAKT? teilnehmenden Kinstler_in-
nen. Sie befassen sich mit einer Reformulierung des Demo-
kratie-Begriffs und der Rickfihrung von Kunst ins Leben.
Verschiedene Methoden der Sichtbarmachung und der da-
ran geknupften Prozesse gelangen durch Medien wie Vi-
deo, Installation, Sound oder Performance zur Anwendung.
Hinterfragt wird das Verhaltnis derzeitiger kunstlerischer
Produktion zu Genealogien kultureller und medialer Prozes-
se. Die gesetzten Aktivitdten bilden das Resultat personli-
cher Reaktionen der Kinstler_innen auf ihr Umfeld bzw. auf
das Verlangen darauf einzuwirken. Die einzelnen Projekte
behandeln die daraus resultierenden Aspekte der Wertbil-
dung und deren Argumentationsstrange. Dabei wird eine
hegemoniale, auf Herrschaftsstruktur basierende eurozen-
trische Wissenstberlieferung durch kinstlerische Projekte
einer kritischen Analyse unterzogen. Asthetiken des Post-



Porn und Entkolonialisierungskonzepte, das Schaffen von
Raumen der Intimitat und der Performance als Ort der Inter-
aktion sind dabei wichtige Kriterien. “Vom wissenden Kor-
per aus denken” lautete der Titel eines Vortrages, den die
brasilianische Sozialpsychologin Suely Rolnik 2016 in Wien
hielt. Laut Rolnik entschlisseln wir die Welt als eine Karto-
grafie von Formen und assoziieren diese mit Reprasentatio-
nen, die wir in unserem kulturellen Geddchtnis haben. So si-
tuieren wir uns. Wir erfahren die Welt als lebendigen Kérper.
Es geht dabei nicht um Bilder und Begriffe, sondern um ei-
nen korperlichen Zustand, eine andere Art des Wissens. Der
Korper ist sehr real und Teil der Welt.

Den Ausgangspunkt des Projektes WELT KOMPAKT? bilde-
ten Recherchen und Reisen nach Lateinamerika, die Begeg-
nungen mit Kinstler_innen und Aktivist_innen in Sao Pau-
lo und Rio De Janeiro, die sich in ihren Kunstpraktiken mit
dekolonialisierenden, kollektiven und 6konomischen Frage-
stellungen befassen. »Das Volk wird so lange protestieren
bis es wieder eine demokratisch gewdhlte Regierung gibtl«
Derzeit ist die 6ffentliche Wahrnehmung von Brasilien in der
Welt durch die politische und dkonomische Situation ge-
pragt: Massendemonstrationen, Proteste gegen die Gewalt
des kapitalistischen Systems und der Kampf der indigenen
Bevolkerung fur ihr Land und Leben. Nachdem infolge von
Grol3protesten der stadtischen Mittelschicht die Mitte-links
Regierung der brasilianischen Prasidentin Dilma Rousseffim



Juni 2016 abgesetzt wurde und die konservativ liberale Re-
gierung sich der Regierung beméchtigte, ging es Schlag auf
Schlag. Trotz massiver Gegenproteste wurden viele soziale
Errungenschaften gestrichen und Ministerien, die fir Ge-
sundheits- und Bildungsprogramme, Menschenrechte, eth-
nische Ungleichheit, Kunst und Kultur zustandig waren, ge-
schlossen. Laut Sérgio Lazzarini, Koautor eines Buchs Uber
den brasilianischen Staatskapitalismus (Reinventing State Ca-
pitalism: Leviathanin Business, Brazil and Beyond) ist die staat-
liche Foérderung eines Gigantentums (heil3 diskutiert durch
den aktuellen Anlass der Milliardenstrafe des brasilianischen
Mischkonzerns Odebrecht wegen Korruption, Geldwasche
und Beteiligung an einer kriminellen Organisation) system-
immanent. Die sogenannte public-champions-Politik sei in
der Telekommunikation, der industriellen Fleischprodukti-
on, dem Schiffsbau und -umbau zu finden. Staat und Kon-
zerne sind eng verflochten. Laut Alberto Acosta und De-
cio Machado geben sich progressive Regierungen in ihrer
Rhetorik antiimperialistisch, populistisch und nationalistisch,
konzentrieren sich auf Inlandskonsum und schiren die Ex-
pansion des internationalen, neoextraktivistischen Kapitals.
Im 20. Jahrhundert begannen kinstlerische Avantgarden
Brasiliens die koloniale Vergangenheit zu thematisieren.
In den 1930er Jahren entstand in Brasilien eine politische
Gruppierung, die sich als Antropofagia, bezeichnete und
sich dabei auf eine Urangst der portugiesischen Eroberer



im 16. Jahrhundert bezog, die von diesen als Vorwand fir
ihr brutales Ausrotten der indigenen Bevdlkerung heran-
gezogen wurde. Die Antropofagia entstand als Antwort auf
eine Kultur, die Brasilien zu einer Identifikation mit der eu-
ropdischen Kultur zwang, als Protest gegen die Unterwr-
figkeit gegentiber Kolonialméchten und den Katholizismus,
die sich aber auch in Widersprliche verstrickte. Ihr Haupt-
protagonist Oswald de Andrade gehorte selbst der brasili-
anischen Elite an und schrieb 1928 das Antropofagische Ma-
nifest. In den 1960er Jahren entstand als Reaktion auf die
vorherrschende Militardiktatur der Tropicalismo, der die An-
tropofagia wiederentdeckte und einen revolutionaren Frei-
geist aktivierte. Auf die Antropofagia wird heute in der bra-
silianischen und lateinamerikanischen Kunst, im Aktivismus
und in der Thematisierung antikoloniale Fragestellungen
Bezug genommen und Forderungen der Anpassung und
Integration zurlickgewiesen, um eine Kultur der Pluralitdt zu
aktivieren.

WELT KOMPAKT? hinterfragt das Verhaltnis derzeitiger kiinst-
lerischer Produktionen zu Genealogien kultureller und me-
dialer Aneignungsprozesse. Als Ausstellungs- und Per-
formance-Projekt spannen die Arbeiten der beteiligten
Kinstler_innen einen Bogen und verfolgen dabei nicht das
Selbstverstandnis einer Présentation von kinstlerischen
Endproduktionen, sondern sind Mittel einer pluralistisch
angestimmten Kommunikation.



2000 fand in der Wiener Generali Foundation die Ausstel-
lung »vivéncias« statt, was aus dem Portugiesischen Uber-
setzt »Lebenserfahrung« bedeutet. Die Ausstellung befass-
te sich mit der Verdichtung von Kunst und Leben in Werken
von Kunstler_innen aus Lateinamerika in den 1960er und
1970er Jahren, die einer intensiven Phase der Verarbeitung
modernistischer Kunstauffassungen folgte und anstelle de-
rer eine selbstbewusste Neudefinition eigener kinstleri-
scher Artikulationsformen trat. Wodurch unterscheiden sich
heutige Aktivitdten von der Politisierung der 1960er und
1970er Jahre? Welche Tendenzen ergeben sich hinsicht-
lich einer globalen Solidarisierung? Diesen und anderen
Fragestellungen geht die Ausstellung WELT KOMPAKT? im
frei_raum Q21 exhibition space im MuseumsQuartier Wien
nach.

Kuratorin:
Ursula Maria Probst



Elke Auer & Esther Straganz

Serienplakate, Siebdruck, A2, 3 Motive:

Mantra 4 Lygia — Das Leere / Volle von Lygia Clark. (STone, SN, 8oy, AlR)

Mantra 4 Suely — Der Resonante Kdrper von Suely Rolnik. (vIBRATION, MATTER, CONTAMINATION, MIND)

Mantra 4 Clarice — Das Nasse & Das Trockene von Clarice Lispector. (EAT/FUCK, VOMIT, WORD, TONGUE)

PELE MATERIA | YOMITAR

CORPO CONTA- laae

A~ R MINACAO LINGUA
MENTE —

Elke Auer und Esther Straganz zeigen ein Video und

drei Poster aus ihrem Projekt Linguas e Linguas, das sie

2012 wadhrend eines 6-monatigen Aufenthaltes in Sdo

Paulo entwickelt haben.

Der Titel spielt mit der doppelten Bedeutung des por-
tugiesischen Worts Lingua, das sowohl »Zunge« als

auch »Sprache« bezeichnet und somit zwei grobe Ach-
sen der kiinstlerischen Praxis von Auer/Straganz, den

Kdrper (Zunge) und seine Reprdsentation (Sprache), in

einem Wort zusammenfasst. In Linguas e Linguas geht

es um Leben und Werk von drei brasilianischen Frau-
en, Lygia Clark (wichtige Vertreterin der Tropiclia und

Neo-Concrete Bewegung), Clarice Lispector (brasilia-
nische Schriftstellerin mit jiidischem Background) und

Suely Rolnik (brasilianische Sozialpsychologin, die sich

mit dem Verhdltnis von Kérper und Gesellschaft be-

fasst). Linguas e Linguas ist dariiber hinaus ein Ver-
such »die Weltin ihren intensiven Dimensionen als ein

Diagramm von Kréften zu begreifen, die uns beeinflus-
sen und in unseren Kgrpern in Form von Empfindun-
gen prdsent sind.«

Diese Zeile aus Suely Rolniks Konzept tber den

schwingenden Kdrper (the resonant body), das sie er-
fand, um iiber die kiinstlerische Arbeit von Lygia Clark

zu schreiben, lingt wie ein Echo durch die entstan-
denen Arbeiten. Es geht um Empfindungen, Empfin-
dungen, die sich schwerin Sprache fassen lassen. Nicht
mal in eine »saftige« Sprache, so Elke Auer und Esther
Straganz, und das obwohl eine ihrer Protagonistinnen

(larice Lispector sehr gut im Umgang damit war, der-
artige Phanomene in Sprache zu fassen.

Elke Auer und Esther Straganz leben in Wien. Beide haben von 2000-2013

fiir unterschiedliche Projekte zusammengearbeitet.

http://www.vookoov.net



Lucas Bambozzi

Multidao: Sao Paulo, Vale do Anhangabau, Viaduto do Cha

Mai 2013, Video Installation, 10-15 min

Eine sich aus Menschen zusammensetzende Menge
erscheint. Langsam nahern sie sich, bilden eine Grup-
pe und konfrontieren sich mit einer starken, auf sie ge-
richteten Lichtquelle, ohne sich dariiber im Klaren zu
sein, was sie da eigentlich tun oder wozu sie ange-
sichts einer derartig auBergewdhnlichen Situation fd-
hig waren. Sie halten inne, schiitzen ihre Augen ge-
gen das Licht mitihren Handen, sprechen aufeinander
ein und versuchen herauszufinden, was los ist, rich-
ten den Blick nach vorwarts, zogern allerdings ohne
dabei weitere Schritte nach vorn zu setzen. Fiir eine
kurze Zeit verharren sie starrend, beobachten, kom-
men langsam wieder zurlick aus der Erstarrung, ehe
sich die Menge aufzuldsen beginnt. Diese Beschrei-
bung beziehtsich auf eine 15-miniitige Aufnahme, die
auf eine lange Oberfldche, bevorzugt auf eine AuBen-
fassade oder durch weitlaufige Glasfenster auf Stra-
Benniveau projiziert wird. Durch das Verwenden von
2-3 Projektoren wird ein einziger Panoramascreen er-

zeugt. Die lebensgroBen Portrdts von 50 bis 150 Men-

schen variieren je nach Projekt-Kontext und verweisen
sowohl auf die Mdglichkeit als auch auf die Unmég-
lichkeit dieser Menschen (als Gemeinschaft, als Men-
schenmenge) den Raum angesichts der an sie ge-
stellte Herausforderung zu bewaltigen. Konzipiert als
Serie bezeichnet jede der bildlich dargestellten Situa-
tionen ein kontextspezifisches Verhalten, in dem ver-
schiedene Standpunkte und Gesinnungen von Men-
schenmengen reprasentiert werden. Herangezogen
werden dafiir immer groBe Formate, um die spezifi-
schen politischen Herangehensweisen zu artikulieren.
Das Format spielt auf die Tatsache an, dass die Men-
schenmenge eher dort drauen (auf den StraGen) ist
als blof projiziert wird. Das Projekt portratiert gleich-
zeitig eine potentielle kollektive Aktion, die von einer
Gruppe ausgefiihrt wird, aber auch die Einzigartigkeit
jedes Charakters von Bewegungen und Erwartungen
umreilt.

Lucas Bambozzi ist ein multimedia Kiinstler, der in Sdo Paulo, Brasilien, lebt. Er war Mitglied des

Kollektivs FAQ/feitoamdos and Cobaia, das Live-Video-Performances und
mediale Interventionsprojekte im Gffentlichen Raum realisierte.

http://www.lucasbambozzi.net 9



Fabiane M. Borges

10

Casa Nuvem - Rio de Janeiro. Ritual zum Thema: Sci-Fi-Kino - Fiction and Noisecracy, 31. Juni—1. Juli

2015, Video, Organisation: Fabiane M. Borges und Livia Diniz. Video/Foto: Amanda Flow

Schillerpalais — Berlin. Ritual zum Thema: Uberschneidungen zwischen Do-it-yourself-Technologien und

Ancesterfuturist Wissen, 19.-20. Februar 2016, Video, Organisation: Fabiane M. Borges, Video/Foto: Fabiane M. Borges

Der Prdsentationsmodus der Videos von Fabiane M.
Borges schldgt eine doppele Artikulierung folgender

Inhalte vor: 1) Das Erarbeiten des Konzepts des Ances-
terfuturismus. 2) Die Forschung und die Experimen-
te, die wir auf dem Feld der Freien Kosmogonie und
der Do-It-Yourself Rituale unternommen haben, und
dies im Zusammentreffen mit einem technoschama-
nistischen Netzwerk. Die Unvertrdglichkeit zwischen
der Zukunft der Moderne und einer Zukunft, wie sie
aktuell nachweisbar ware, bilden eine Plattform fiir
unzahlige Spekulationen in verschiedenen Sparten
von Okonomie bis Philosophie, Wissenschaft und der
Metaphysik. Darauf anspielend prasentiert sich Tech-
noschamanismus auch als ein Spekulationsnetzwerk,
wie andere unzahlige soziale Netzwerke, die sich in
diesem Dilemma befinden. Es produziert MutmaBun-
gen, es konstruiert Narrationen und entwickelt Prak-
tiken, die eine Provokation gegeniiber der derzeiti-
gen Ordnung der Beziehungen zwischen Kultur und
Natur billigen und schlagen zusdtzlich Alternativen
vor, wdhrend sie mit neuen und remixten Prozessen

experimentieren. Einer davon ist der Ancesterfuturis-
mus mit seinen freien Kosmogonien und seinen Do-It-
Yourself Ritualen. In der Absicht, das AusmaR des An-
cesterfuturismus zu verstehen, ist es notwendig ein
Netzwerk aus Konzepten zu bauen, die ihn unterstiit-
zen, sodass er seinen kreativen Charakter annimmt, als
dekonstruierende Apparatur gegeniber Systemen zu
funktionieren, die auf metaphysische Interpretationen
(Theologie/Religion) fixiert sind. Der Ancesterfuturis-
mus vermag so zu einem Generator fir Vorstellungen
von Freiheit schaffenden Alternativen zu werden.
Hiperstition, freie Imaginationen, Spektrologie, Trau-
me, Erzahlung und Science-Fiction sind einige der
Konzepte und Praktiken, mit denen gearbeitet wird.
Das Projekt A ritual-do-it-yourself von Fabiane M. Bor-
ges zeigt die Beziehung zwischen den Ideen und Er-
fahrungen, die Technologie und tiefgreifendes Wissen
als Schamanismus und umfassenden Prozess mitein-
ander verbinden.

Die brasilianische Kiinstlerin Fabiane M. Borgesis lebt in Rio de Janeiro und ist eine klinische

Psychologin und Essayistin. hre Beitrage erscheinen auch im technoshamanism network.

http://tecnoxamanismo.wordpress.com



Marie Carangi

MONUMENTITS. 2016, Performance von Marie Carangi mit Teilnahme von Nadja Dulci und Iris Marwel,

Brasilia-DF, Foto: Andrea Possamai

TETUMBANTE. 2016, Performance von Marie Carangi mit Teilnahme von Ana Paula, Yara, Ruli, Raphissima, Laila,

Zur Realisierung dieser Situation habe ich zwei Frauen

eingeladen, mit nackten Briisten auf die quadratischen

Bldicke der Fassade des Nationaltheaters zu klettern—
eines der herausragendsten Monumente von Brasi-
lia — der Hauptstadt Brasiliens. Das Theatergebdu-
de ist ein pyramidenformiger Rumpf, entworfen von

Oscar Niemeyer. Die quadratischen Blocke, die soge-
nannten »Ornamente« wurden von Athos Bulcdo ge-
staltet. In diese sich an menschlichen Malen orientie-
renden Blocke fiigen sich die Kdrper perfekt ein. Zwei

Frauen erscheinen fiir die Aktion im Bild: Nadja Dulci

und Iris Marcwel. Obwohl wir eine kleine Gruppe wa-
ren, entschieden wir uns, die Aktion durchzufiihren.
Wir kletterten gemeinsam und fotografierten einan-
der. Wir wurden von einer ldstigen Gruppe von Man-
nern unterbrochen, die uns mit obszonen, schmutzi-
gen Wortern beschimpfte.

Belém, die Amazonas Metropole von Brasilien ist um-
geben von Flissen. Es gibt dort viele Inseln. Belém ver-
stromt ein urbanes Flair, wahrend die Inseln drum he-
rum mehr ein urspriingliches Flair halten. Der Fluss

Camila, Belém-PA, Foto: Débora Flor

fiittert die Stadt auf verschiedene Weise. Ich hielt mich
dort fiir eine Kiinstler_innen Residency auf. Ich traum-
te von einem Boot mit Briisten und begann Frauen ein-
zuladen, den Guama River hin zu den Combu Inseln in

einem Briiste-Boot zu tiberqueren. Wenige Stunden

nachdem ich am ersten Ort meiner Wahl ausgeraubt
waurde, plante ich damit zu beginnen, die Performance

zufilmen. Eine Gruppe fand schlielich auf einem Boot
zusammen. Wir iberquerten den Fluss das erste Mal

gemeinsam, wahrend wir fiir das alte Wasser sangen.

Die Installation setzt sich aus TUFAS — Haarskulptu-
ren zusammen, die aus Haarknduel angefertigt wur-
den, die ich auf den StraBen von Wien sammelte, als
ich mein Haarschneide-Performance-Service Peluque-
ria Carangi ausfiihrte. BEASTITS ist ein Portrat von mir,
wadhrend ich Fellhaare trage, die aus den Resten von

Pelugueria Carangi hergestellt wurden. PIACAVA NET
ist ein handgemachtes Objekt aus Placava Fasern, ei-
ner speziellen Palmenart in Teresina im Nordosten von

Brasilien, ein Objekt, das ich als Kleidung trage oder
um mich darauf auszuruhen.

Marie Carangi, geboren 1989, lebt und arbeitet in Recife-PE. Sie arbeitet mit Video, Installation und Performance.

http://cargocollective.com/umabrasileiraqualquer



Libidiunga Cardoso

Libidiunga
2017, Performance

Ein Vertrauen erweckendes Wesen navigiert in den

solaren Kapitalismus rein und raus. Es sucht nach En-
klaven auBerhalb der blendenden Strahlen von petro-
chemischen Oberflachen und Geld. Es landet im frei_
raum.

Dialog

Marinheirin: £ liegt einige Jahre zuriick als wir einan-
derin der letzten Karawanserei trafen.

MiMama Me Mama: Du warst damals jung. So wie un-
ser Planet Erde. Und jetzt treffen wir uns hier wieder
am FuBe dieses heiligen Ortes, der MuseumsQuartier

genannt wird.

MiMama Me Mima: Tatsachlich.
Marinheirin: Unter diesem sehr ver-
schmutzten Terrain stehen wir nun.
Ich kann Gefdle, Kirchenschiffe,
Kisten, Urnen sehen. Gefde und
Urnen, die die schwangeren Korper
in der Erde halten, tote Kbrper war-
ten darauf, auf die lebendige Erde
zurlickzukommen, wenn mensch-
liche Wesen erneut in die Sphare
eines technologischen Kommunis-
mus eindringen.

NAUS

NAVES

OLHODOCU

Wenn wir schlieBlich die Unsterblichkeit und die Son-
ne besiegt haben, wird freie Energie flieBen und die
menschliche Batterie aufladen, also den menschli-
chen Kdrper, der von der Sonne so elektrifiziert wird,
dass er nie mehr zugrunde gehen kann. Weiters wer-
den alle Menschen, die je auf der Erde gelebt haben
wieder auf diese zuriickgebracht, exhumiert und le-
bendig gemacht.

MiMama Me Mima: Wirklich?!

Marinheirin: So steht es in meiner Sternenkarte und so
soll es geschehen!

Libidjunga Cardoso ist ein in Brasilien lebender Kiinstler, dessen Arbeit auf Forschung basiert.
In seinen Arbeiten beschaftigt er sich mit verschiedenen historischen Narrativen

und deren Ubersetzung speziell in Lateinamerika.

http://www.nerefuh.com.br



Die ausgestellten Lithographien von Simone Carneiro
basieren auf Experimenten mit unterschiedlichen Ap-
paraten und den Mdglichkeiten, Bildmotive zu erzeu-
gen, die einerseits die Momente von Steuerung und
Zufall im kiinstlerischen Prozess erweitern und ande-
rerseits das Verhdltnis von visueller Abstraktion und
Technologie erforschen. Dabei hat Simone Carneiro
auf ein Bildrepertoire zuriickgegriffen, das sie schon
2004 und 2008 angelegt und nun neu aufgelegt hat:
Es sind ausgewdhlte Bilder aus Videomaterial, das
mittels gehackter Audio/Video-Hardware im Experi-
mental Television Center in New York produziert wur-
de, u.a. mit legenddren Apparaten wie dem Wobbula-
torvon Nam June Paik, einem manipulierten Fernseher
aus dem Jahr 1970 und dem Image Processor von Dan
Sandin, einem Video-Synthesizer aus dem Jahr 1973.
Einerseits stehen damit die Moglichkeiten der Bildpro-
duktion durch aufzeichnende Gerdte zur Disposition,
andererseits geht es um Maschinen, die derart abge-
wandelt waren, dass sie kiinstlerische Kreativitdt durch
manuelle Eingriffe in die technischen Abldufe ermdg-
lichten. Eine unerschdpfliche Quelle abstrakter Moti-
ve, die als Lithographien mitunter aquarelliert oder ge-
malt anmuten, lassen den Reproduktionscharakter des
alten Druckverfahrens in den Hintergrund treten und
unterlaufen die herkbmmliche dsthetische Codierung
von Original und Vervielfaltigung.

Text: Synne Genzmer

Simone Carneiro

frequ
2017, Lithographie

Simone Carneiro ist eine austro-brasilianische Cross-Media- Kiinstlerin, die unterschiedliche Arbeitsweisen
und Ausdrucksmedien sowie Technologien miteinander kombiniert und ineinander spannt. lhre

bildnerischen Arbeiten wurden im &ffentlichen Raum sowie auf Medienfestivals, in
Galerien, Theatern und Museen in Osterreich und Brasilien gezeigt.

13



Caetano Carvalho

14

poder-soundsystem

2016, 3D Kunst. Foto: Lotte Stekelenburg, Mit Unterstiitzung von Showroom MAMA, Besonderen Dank an Marloes de Vries

Die Installation Poder Somsistema basiert auf einem
Bluetooth-BASS-Sound-System. Inspiriert von der
lateinamerikanischen Basskultur, beeinflusst von der
westlichen Kultur und von Ghettoblastern in Kombina-
tion mit mobilen Handys entwickelte Caetano Carval-
ho ein spezielles Soundsystem. Es wurde von ihm pro-
duziert, um nach einem demokratischen Prinzip den
Resonanzraum fiir Musik zu teilen, indem jeder dar-
an partizipieren kann. Dabei funktionieren zwei Blue-
tooth Module als selbstrequlierende Systeme, die es
Neueinsteigern ermdglichen, die Verbindung zu ande-
ren Soundtyrannen mit der Kraft des Basses zu durch-
trennen, um den Dancefloor in Bewegung zu setzen.

Das Soundsystem gestaltet sich als eine Vorrichtung

fiir eine ausiibende Demokratie, deren Ziel darin liegt,
verschiedenen Gruppen ohne Vorfilterung eine Stim-
me zu geben. Die dahinter verborgene Absicht liegt
darin, ungewdhnliche Konstellationen von Menschen

aufeinander treffen zu lassen, um den ansonsten der-
artige Dynamiken unterdriickenden weiBen Ausstel-
lungskubus mit einer ethischen Vielfalt von Grup-
pierungen zu besetzen. »Wenn das Projekt in seinen
demokratisierenden Ambitionen versagt, sterben die
daran gesetzten Erwartungen, so Caetano Carvalho.

Caetano Carvalho entwirft Maschinenraume, die die Korperprasenz als Teil der verschiedenen Mechanis-
men betonen. Mit Klang, Licht, und Performance kreiert er sich raumlich-ausdehnende soziale Situationen.

http://eee.ehcaetano.com/



Pédra Costa

de colon_isation part Ill: the bum bum cream
Performance, Foto: ulia Fuchs

Die Performance de colon_isation part lll:the bum bum
cream von Pédra Costa erhebt die Stimme gegen die
Geschichte der Verbrechen von Sodomie, die von der
katholischen Kirche im kolonialen Brasilien begangen
wurden. Das Performanceprojekt kritisiert die hege-
moniale, auf Herrschaftsstruktur basierende eurozen-
trische Wissensiiberlieferung dariiber und unterzieht
die kolonialen Phantasien, die auf Brasilianer_innen
und auf ihre schinen Arsche projiziert wurden, ei-
ner kritischen Auseinandersetzung. In diesem Werk,
das einer laufenden Weiterentwicklung unterzogen
wird, schafft Costa durch ihre Kérperperformance ei-
nen Raum der Intimitdt und des politischen Anspru-
ches, durch lebende Bilder und The Southern Butthole
Manifesto. \lon dem globalen Siiden nach Wien trans-
ferierend beniitzt Pédra Methoden des Post-Porn als

Strategie, um das Ineinanderflieen von Lust, Asthe-
tik und Politik zu artikulieren. Versagen und Prekari-
tdt sind Stichworte, die ihre Biografie und Kunst durch-
dringen. Mit der Rolle der Kiinstlerin als Exhibitionistin
spielend zeigt Costa Performance als einen Ort der In-
teraktion mit dem anwesenden Publikum und stért/
verriickt den Blick durch aufkommende Gefiihle, Ver-
langen und Empathie. Die Aktion verwischt somit die
sozialen Kategorien von dffentlich und privat.

Pédra Costa (*1978) ist eine Performancekiinstlerin und Anthropologin und beschaftigt
sich mit Asthetiken des Post-Porn und Entkolonialisierungskonzepten.

http://cargocollective.com/pedra 15



Silvio De Camillis Borges
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Unerwartete Strukturen: Eine Leiter fiir jede Ecke. 2017, Installation, Holztreppe mit Radern,

120 120 x 120 cm. Werkzeugkasten. 2017, Installation, Reisetasche mit Radern, um Kaffee auf einem
Holzfeuer zu machen, 65 x 35 50 cm. Ein Plan fiir eine Leiter, die ich niemals besteigen wiirde.
2017, Installation, Zeichnung auf einer Holzstruktur, 200 x 200 50 cm.

Unerwartete Strukturen ist eine Serie, die von Silvio

De Camillis Borges wahrend seines Aufenthaltes im

Rahmen des Artist-in-Residence Programms im Mu-
seumsQuartier Q21 entwickelt wurde, um in der, so-
ziale Aspekte unseres Zusammenlebens behandeln-
den Ausstellung WELT KOMPAKT? im frei_raum Q21

eine ungewohnte, mobile Raumsituation zu schaffen.
Der Raum wird dabei als lebender Organismus begrif-
fen. Die drei Werke dieser Serie — Fine Leiter fiir jede

Ecke, Eine Werkzeugbox und Ein Plan fiir eine Leiter, die

ich niemals besteigen wiirde — bestehen aus formalen,
in ihrer Dysfunktionalitdt poetisch wirkenden Absich-
ten. Angeregt wurde Silvio De Camillis Borges auf einer
Baustelle im MuseumsQuartier vom Prozess, eine Lei-
ter als Teil einer Konstruktion zu produzieren.

Die in seiner Installation bewirkte Verschiebung zwi-

schen Brauchbarkeit und der konstruktiven, experi-
mentell offenen Geste der Arbeiten von Unsuspected

Structures gehdrt zum symbolischen Universum des

DIY; seine Poetik tritt aus der neuen Bedeutung und

Sinngebung des Gebrauchs hervor, die zundchst durch

die Strukturen vorgegeben zu sein scheint. Ausgehend

von der paradoxen Situation, dass eine mobile Installa-
tion wie Eine Leiter fiir jede Ecke eine zugdngliche Ver-
bindung zwischen Wanden schafft, eine Werkzeug-
kiste Kaffee fiir den entschleunigenden MiiBiggang

liefert, stellt Silvio De Camillis Borges zur Diskussion,
wie trotz seiner interaktiven Konzeption und der in-
tensiven Einbeziehung seiner kdrperlichen Erfahrung

wahrend des kiinstlerischen Prozesses das Projekt der

Leiter der bloBe Entwurf fiir eine Ubung ins Dreidi-
mensionale sein kénnte.

Silvio De Camillis Borges (*1985) ist ein brasilianischer Kiinstler, der in Rio de Jan-
eiro lebt und an der Centro Universitario Belas Artes of Sdo Paulo studiert hat.

https://www.youtube.com/watch?v=BP9ctZTAJIQ



Die Kiinstler_innen Kadija de Paula und Chico Togni
nahmen im Janner 2017 am Artist-in-Residence Pro-

gramm im Q21/MuseumsQuartier Wien teil und leb-
ten und arbeiteten 30 Tage mit gefundenem Essen,
Rohstoffen und Materialien. Via Facebook schlossen
sie sich einem Dumpster-Netzwerk an und schickten
die Einladungen zu ihren fiir alle zugangliche Dinners
mittels sozialer Medien aus. Wahrend dieser Zeit fan-
den sie durch eine alltdgliche Praxis des »Dumpsterns«
Nahrungsmittel im Wert von tiber 600 €, bewirteten
mehr als 50 Besucher_innen und servierten 200 Spei-
senin 4 Happenings, die jeden Samstag wahrend ihres
Aufenthaltes in ihrem Studio stattfanden. Sie entsorg-
ten weniger als 20 kg Abfall und gaben ca. 500 € (nach
ihren Angaben vorwiegend fiir Bier) aus. Sie bauten
mehr als 10 Objekte, environmentartige Strukturen fir

Kadija de Paula & Chico Togni

Die Zeit ist nicht auf deiner Seite

2017, verschiedene Materialien und Dimensionen
STOP TOURISM (Zeichen)

2017, Papier und Farbe, 80 cm X 62 cm

ihre Happenings und gestalteten grafisches Material,
einen Ofen und das »ultimate i« eine Pastete, die aus
den Resten gekocht wurde und im Juniin einer eigens
dafiir kreierten Szene in der Ausstellung WELT KOM-
PAKT? aufgetaut und gebacken werden sollte. Die Pas-
tete wurde irrtimlicherweise mit dem Abfall wegge-
worfen, unmittelbar nachdem die Kiinstler_innen das

Studio verlassen hatten. Im Rahmen der Ausstellung

findet ihr Projekt eine performative Fortsetzung durch

Events und von ihnen gestalteten Environments.

Kadija de Paula und Chico Togni hinterfragen mit ihren Performances

den Wert der Ressourcen und sozialen Praktiken.

http://chicotogni.com, https://vimeo.com/kadijadepaula

17



Maya Dikstein

Blah Blah Blah
2017, Soundinstallation

18

Die Installation Blah Blah Blah basiert auf der Wieder-
holung des Ausdruckes, den die Stimme an der Reiz-
schwelle zwischen Intention und Unkontrollierbarkeit
entwickelt. Die Artikulation bewegt sich auf einer Stu-
fe von Rhythmus und Emotion, Sprache und Singsang,
Warter und Klang, und lanciert daher zwischen Un-
verstandlichem und Nonsens. Wenn Worte eine Form
haben, bildet die Stimme die Bedeutung, den Reiz
der Vibratos, die unsichtbare Durchldssigkeit der ein-
und ausstromenden Luft in der Durchdringung des
Sounds durch den Mund @iber die Ohren. Nichts pas-
siert in dieser sensiblen Dimension, was nicht gleich-
zeitig seine Parallelen in der unsichtbaren Welt — in
jener der Alchimisten hat. Die Zunge, mit der man
spricht, schluckt, kaut, die man befeuchtet — in dieser

Zunge liegt jene Fliissigkeit des Begehrens, durch wel-
che die Stimme in der Welt als Bedeutung gegenwar-
tig wird. Die Stimme produziert das Schlemmen, die

Festessen unserer Begegnungen. Wenn das Sichtba-
re greifbar wird, dann findet die Substanz einen Kor-
per, um zu existieren.

Die Stimme ist der vitale Beweis unserer Existenz,
wenn Wasser der Luft in Form eines Schreies in dem

Augenblick Platz macht, in dem wir geboren werden.
Die Sprache in ihrer grundlegenden Substanz, der
Drang zum Uberleben gelangt so zum Ausdruck, wie

das Starren eines Vogels. Die Maya Kultur glaubte, dass
sich die Genese der Worter aus der Mimesis singender
Vogel ableitete. Vergleichbar mit einer Oper, bei der
das Verstandnis sich nicht nur auf die semantische Be-
deutung verldsst, sondern auf die Musik aufbaut, auf
Phonetik und Rhythmus, und sich so mehrin der Nahe
2u Gefiihlen befindet.

Maya Dikstein ist eine israelisch-brasilianische Kiinstlerin

http://cargocollective.com/mayadikstein



Das Projekt besteht darin, kontinuierlich ein sozia-
les Gewebe zu produzieren, das durch ein gestricktes

Netz Gestalt annimmt. Es ist ein Vorschlag, der fiir alle

entwickelt wurde, die an einer Ubung zu Uberlequn-
gen {iber das Leben und das Zusammenleben in einem

groReren System teilnehmen wollen, das durch Bewe-
gungen, Dialoge, Vereinbarungen und Verhandlungen

vernetztist.

Die so entstehende Offentlichkeit aus verwobenen

Kdrpern entwickelt eine Verschrankung von Bedeu-
tungen {iber das kollektive und kollaborative Konstru-
ieren eines gestrickten Gewebes, das seinen eigenen

Krper als Nadel ansieht.

Ein Netz aus Gewebe ist das Resultat einer kontinu-
ierlichen Aktion von miteinander vernetzten Punkten

durch aufeinanderfolgende Bewegungen mittels der
Wiederholung von Modulen, die in ihrer Gesamtheit

aus dem Netzwerk gestaltet werden. Strick- und Web-
techniken mit Nadeln, Maschinen, Fingern und Armen

in Aktion werden als Mediator_innen fiir soziale Inter-
aktionen verwendet.

Der Vorschlag basiert auf dem Akt des Strickens mit
den Kérpern der Menschen, die sichim Raum befinden.
Damit das passiert, werden sie sich bewegen, kommu-
nizieren und zu kollektiven Losungen gelangen miis-
sen. Wahrend der Ausstellung bildet sich ein Pro-
zess des Auftrennens und/oder Machens/Fortsetzens
von diesem greifbaren Netz. Die kontinuierliche oder

Juliana dos Santos

MESH
2017, Poster, Video

MESH

In portuguese it means

each of the rings, knot, turns,
loops a textile yarn that
interview to form a flexible
and elastic fabric [...]

Set of people or services of
an area or region [...]

punktuelle Aktivierung jeder Gruppe wird sich entlang
der Interaktion und den Beziehungen mit der Situati-
on des zurechtgelegten Netzes im Raum entlang der
kollektiven Arbeit entwickeln und im Prozess ereignen.
Die Aktion hdngt nicht von der Anwesenheit der
Kiinstlerin ab. Sie besteht in der Mdglichkeit, dass jede
interessierte Person konstituierender Bestand des Pro-
zesses sein kann — aufbauend auf der kollektiven L6-
sung des Webens durch die Bewegungen, die durch
die Video-Anleitung vorgeschlagen wird. Das Netz
wird durch das 6ffentliche Interesse konstruiert — oder
auch nicht.

Die In Sdo Paulo lebende Juliana dos Santos (*1987) befasst sich in ihrem Performance,
Videos und Installationen mit Dynamiken zur Formation soziokultureller Raume.



Ines Doujak
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Loomshuttles/Warpaths, Eccentric Archive 1von 48
2010-2017, Wandinstallation

Die Frau auf dem Poster gehdrt zur Bewegung Traba-
jadores sem Teto (MTST — eine Arbeiterbewegung von

Obdachlosen), die 2014 unter dem Namen Villa Palds-
tina eine Zeltstadt griindete. Ines Doujak realisierte

dieses Posterprojekt in Sao Paulo im Caso Do Povo, ei-
nem ehemaligen Theater.

Unter indigenen Gruppen in Borneo hatten Weberin-
nen denselben sozialen Status wie Kopfjdger — den

hdchsten. Der Webstuhl wurde mit einem Kriegspfad

gleichgesetzt. 2006 wurde eine kunstvoll tatowier-
te 1500 Jahre alte Mumie einer jungen Frau von der

pra-Inka Moche Kultur im Norden von Peru gefunden.
Das Grabmal lieferte einen reichen Umfang an Bestat-

tungsbeigaben von goldenen Nahnadeln und Web-
werkzeug sowie unzahlige Waffen.

2010 startete Ines Doujak mit ihrem Langzeitfor-
schungsprojekt Loomshuttles/Warpaths, das auf die
sehr komplexe, unausgewogene Beziehung zwischen
Europa und Lateinamerika in Hinblick auf das Medium
der Andentextilien fokussiert. Ein Projekt, das globale
Geografien weiterdenkt, mit Vergangenheit und Ge-
genwart Verbindungen herstellt, um eine Welt auf-
zudecken, die durch Geschichten der Macht, Res-
pektlosigkeit und Ausbeutung geformt wurde, doch
auch durch eine Anzahl von Widerstanden. Indem wir
entsprechend agieren, entschadigen wir die struktu-
rell unterbewerteten Qualitdten des Weiblichen und
der Arbeit der Frauen. Textilien haben die Welt lan-
ge vor der heutigen Globalisierung durchkreuzt, viel-
fach Geschichten (iber Formen und Konsequenzen
der kolonialistischen Politiken erzahlt und wie diese
in die Gegenwart iiberliefert werden. Das »exzentri-
sche« Archiv fordert ethnografische Sammlungen he-
raus, um der Wahrnehmung fiir Menschen und Ge-
sellschaften auBerhalb Europas eine Form zu geben.
Bestehend aus 48 Teilen, sowohl alt als auch modern,
reist das Archiv herum, damit von ihm an verschiede-
nen Pldtzen Gebrauch gemacht werden kann, um Al-
ternativen gegeniiber der hegemonialen Wissenspro-
duktion zu entwickeln.

Ines Doujak (*1959) ist eine in Wien lebende und arbeitende Kiinstlerin, die sich
mit den verschiedenen Medien in ihren Arbeiten auseinandersetzt.

http://www.inesdoujak.net



Fabiana Faleiros

SEX 2018
2017, Performance

Als wir 2018 in der Welt ankamen, existierten dort pitalismus existierte in dieser neuen Welt noch ohne

die neuen, NovAs, Falacentrix. Wesen, die Soundrau-  Stddte mit halluzinierten Passagen von einem Zeital-
me und Sex teilten. Wesen, die von dem neuen Open-  ter zum ndchsten: vom Touchscreen Kapitalismus zum
mouth Social Network lebten. Als wir 2018 ankamen, ~ Mouthscreen Kapitalismus. Es war die Zunge auf dem
fand der Traum von der Besetzung von privaten Rau-  Screen, es war die Zunge im Arsch. Alles verandert sich,
men innerhalb von Shopping Zentren statt, in Sex  wenn sexuelle Praktiken sich verandern.

Shopping Zentren oder einfach abgekirzt in SEX. Ka-

Fabiana Faleiros ist eine brasilianische Kiinstlerin, Dichterin und Sangerin.
Sie beschaftigt sich mit Musik, Gestiken und Fiktion.

https://soundcloud.com/fabianafaleiros 21



Female Obsession

Shadows of a Doubt, Variation 3
2017, Fotografie, Copyright: Female Obsession

Die Stimme macht Urlaub von der Semantik. Den Kopf
nach unten hangen lassen. Alles loslassen und spiren
wie die eingeatmete Luft den Riicken stdrkt. Wo liegt
die Spannungslage zur Riickeroberung kiinstlerischer

Radikalitét? Wie korrespondieren mit der politischen
Weltlage, wenn Fake News, Big Data und Echokam-
mern den Raum des Realen organisieren? Wie fir ei-
nen Moment wirklich ankommen?

Female Obsession (gegriindet 1992) ist ein international agierendes Projekt,
das Interventionen im transkulturellen Kontext produziert.
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Giovanna Graziose Casimiro

ARlines of the Cities

2017, Multimediale Installation mit I-phones und Tablets und Reality Map

ARlines of the Cities baut neue visuelle Schichten in
urbane Plétze, schafft imagindre Schauplétze an rea-
len Orten. Die Kiinstlerin Giovanna Graziosi Casimiro
verwendet dafiir Bildsammlungen aus dem Internet,
um daraus digitale Interventionen zu schaffen. lhre
Arbeit gestaltet sich als Dialog zwischen Wien (Os-
terreich) und Séo Paulo (Brasilien), indem sie Frag-
mente von anonymen Graffitis in und auBerhalb von
urbanen Platzen Wiens sichtbar macht. Basierend auf
Images von StraBenansichten aus Google und »Aug-
mented Reality« evoziert dieses Projekt ein Nachden-
ken Giber die Bindeglieder zwischen Stadten weltweit.
Im Ausstellungskontext zu einem Environment gestal-
tet, lasst die daraus gemixte Asthetik verschiedene
Zugénge der Erfahrung zu. Die Diskussion dreht sich
dabei nicht um einen simplen kulturellen Austausch,
sondern um die sehr komplexe Debatte iiber die Ebe-
nen der Aneignung von Stadt — kdrperlich und virtu-
ell. Die Bildersammlung der Google Straenansichten
bietet eine Moglichkeit, die Frames der Stadt einzu-
fangen. Dies kann auch als Intervention in unsere Pri-
vatsphdre verstanden werden. Andererseits wird das
Graffiti als eine nicht legale Manifestation betrachtet,
die uns mit der materiellen Kultur und Geschichte kon-
frontiert. SchlieBlich resultierte das Projekt aus einer
speziellen Situation in Sdo Paulo, wo der Biirgermeis-
ter veranlasste, dass viele wichtige Malereien auf Mau-
ern und Graffitis entfernt wurden, nachdem er sie als

Verwiistung des offentlichen Stadteigentums dekla-

rierte. Nun gilt es zu Bedenken: Sind die virtuellen Bil-
der, die wir produzieren auch stadtisches oder staatli-
ches Eigentum? Ist die Kooption von unseren Blicken

und Erinnerungen nicht auch ein Verbrechen gegen-
iiber unserer Privatsphdre? Doch vielleicht gibt es ei-
nen Weg, aus dieser Google Tools Kontrolle heraus

eine Stadt zu bauen, indem die urspriingliche Funkti-
on der Images von Straenansichten aus Google Earth

unterlaufen wird.

Giovanna Graziosi Casimiro ist eine brasilianische Kiinstlerin und Forscherin, die mit Kunst und Technolgien seit
2009 arbeitet und dabei den Realitdtenmix aus Technologie und Cyberkultur sowie interaktve Dynamiken in Aus-
stellungsraumen und Museen erforscht. Derzeitiges Forschungsfeld: die Stadt als Museums-Interface.

http://periodicos.unb.br/index.php/museologia/article/viewFile/12967/11851 23



Anna Jermolaewa

Pipas
2016, HD Video, 4 min, Foto: Videostandbild

Die Videoarbeit fangt einen Augenblick auf dem Markt
von Rio ein. Es ist die dritte Arbeit von mir iiber Tanzen,
nach Everything Runs According to Plan und Single-Par-
ty. Wie Plato sagte und Slavoj Zizek zitierte: »Singen
ist die meist gefahrlichste Aktivitdt«. Ich denke das-
selbe iiber Tanzen. Jene, die tanzen, transformieren
sich selbst zu den Unkontrollierbaren. Dadurch, dass
es sich um eine traditionell anerkannte Praxis handelt,
ist es allerdings schwierig, Tanz zu verbieten. Deswe-
gen haben jene, die sich in Machtpositionen befinden,
die unbefangenen Intentionen des Tanzens iibernom-

men und daraus den Militdrmarsch kreiert. Was wirim
Video sehen, ist das véllige Gegenteil. Pipas sind brasi-
lianische Drachen, die auf dem Markt verkauft werden,
wo das Tanzen stattfindet ... und die Drachen tan-
zen im Wind. Drachen haben auch eine aufgekratzte

Natur, die uns an spielerische Momente wie das Tan-
zen erinnert.
Text: Anna Jermolaewa

Anna Jermolaewa (*1970) kommt aus St.Petersburg und lebt seit 1989 in Wien. In ihren Installatio-
nen, Fotografien und Videos entlarvt sie Macht- und Kontrollmechanismen politischer Systeme und ver-

weist auf die daraus resultierenden Auswirkungen auf kollektive und individuelle Erfahrungsprozesse.

http://www.jermolaewa.com



Jamie Lauriano

Invasion, ethnocide and cultural appropriation

2017, Zeichnung, gemacht mit weiSem Pemba (Kreide in Ritualen von Umbanda)

und dermatographischen Bleistift auf schwarzer Baumwolle, 300 % 300 cm

Die Wandinstallation Invasion, ethnocide and cultur-
al appropriation wurde aus lllustrationen von Land-
und Meereskarten gestaltet. Ikonenhafte Szenen der

jiingsten Menschheitsgeschichte — die Schifffahrt

und »Entdeckung der Neuen Welt« stehen dabei im

Mittelpunkt der Auseinandersetzung. Allerdings an-
ders als die Originalversionen, die im farbenpréchtigen

Uberschwang die neu erforschte Region portratierten,
stuft Jamie Lauriano die Farbpalette visuell herunter:

in WeiR auf Schwarz. Das Wiedererzahlen der ersten

Anstrengungen, die hinsichtlich einer reprdsentativen

Darstellung des Besiedelungssystems und seiner Pro-
tokollierung sowie der Ausbeutung der Arbeit indige-
ner Volker unternommen wurden, ist dabei ein zent-
raler Aspekt. Jamie Lauriano thematisiert durch seine

Wandarbeit die Entstehung des ersten Proletariats

und die Urspriinge einer Kultivierung dessen, was spa-
ter zu einem »Land« vereinigt wurde.

Auf den von Jamie Lauriano dafiir herangezogenen

Schriften ist die Anwesenheit der Einheimischen durch

Situationen von nackten, menschlichen Figuren her-
vorgehoben, die sich von den Kiisten bis ins Landesin-
nere des Kontinents erstrecken. In diesen Zeichnungen

gibt es Mdnner, die mit Pfeil und Bogen jagen, Bau-
me fdllen und im direkten Kontakt mit dem wilden Le-
ben stehen. Die Darstellung leitet sich von Allegorien

der Arbeit und des MiiBiggangs ab. Das Original pra-
sentiert sich als harmonisches Bildnis, in dem die Welt

mit sich im Einklang zu sein scheint. In der Version von

Jamie Lauriano wird diese Idylle durch eine Beschrif-
tung mit den Ausdriicken »Invasion, Ethnozid, Rassen-
demokratie und kulturelle Aneignunge gestort. Diese
Begriffe wurden aus Biichern gefiltert, die die Kons-
truktion der Geschichte Brasiliens skizzieren. Diese
Transaktion verstdrkt die Sensibilisierung fiir jene Ge-
walt, die hinter den lllustrationen und der »Erfindung
des amerikanischen Kontinents« steckt.

Jaime Lauriano (*1985) lebt und arbeitet in Sao Paulo, Brasilien. Er graduierte

an der Centro Universitdrio Belas Artes de Sao Paulo.

http://www.jaimelauriano.com
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Daniel Lie

Passion Fruit/Maracuja
2017, Installation

Korpers auf die Umgebung, auf Essen und auf emo-
tionale Zustande, dann bekommt mein Kérper diese

Hautverletzungen. Mit diesem unbequemen Prozess,
den ich zu ertragen habe, habe ich meine Gewohn-
heiten des tdglichen Lebens vdllig gedndert. Diesen

Wechsel begleiteten auch Studien iiber das Leben und

Praktiken, die in mein Werk einflossen. Insofern brach-
ten mich die Bedingungen, die ich gebrauchte und die

sich auf etwas Schlechtes in meinem Leben bezogen,
weiter. Die Installation st eine Hommage darauf.

Im Zentrum der Installation befindet sich ein Holzob-
jekt, dem ich in den Steinwasserfdllen von Chapad Di-
amantina begegnete (oder das mir begegnete). Fs war
mit mir 11.786 km unterwegs, um es nach Wien zu

bringen, von Ibicoara in Chapada Diamantina im Bun-
desstaat Bahia in Brasilien nach Sdo Paulo mit dem Bus
und von Sdo Paulo nach Wien mit dem Flugzeug.

Text: Daniel Lie

Die Installation Passion Fruit besteht aus 8 genahten
Flaggen, die jeweils ein Selfie von Wunden zeigen, die

sich in meinem Kdrper aufgrund einer allergischen Re-
aktion von mir entwickeln. Diese Verfasstheit, die ich
seit meiner Kindheit habe, ist eine Reaktion meines

Daniel Lie ist ein Pernambuco-indonesischer Kiinstler, geboren in S&o Paulo.
Erbedient sich neuer Technologien in Installation und Performance.

26 http://www.liedaniel.hotglue.me, https://www.instagram.com/Liedaniel



Roberta Lima

Queer Way. 2016, performative Installation am Donaufestival, Foto: David Visnjic

Queer Way. 2016, performative Installation am Donaufestival, Foto: Lauren Klocker

Roberta Lima arbeitet in ihrer performativen Instal-
[ation mit dem Konzept des »que(e)ren« Weges als
»que(e)rem Fluss der Bewegung« im Unterschied
zum zirkuldren »Kreuzgange. Dafiir baute sie Skulp-
turen und »Sehobjekte« mit der Absicht ihre eigenen
Erfahrungen als Migrantin und Feministin in den 6f-
fentlichen Raum zu tibertragen. Lima beschreibt ihre
Skulpturen als statische Objekte, die durch korperliche
Interaktion in Bewegung gesetzt werden kannen. Die
Skulpturen kampfen darum, sich von geometrischen,
fixierten Rahmenbedingungen freizuspielen. Rober-
ta Lima setzt diesen Prozess zu ihren Korpererfahrun-
gen als Migrantin in Beziehung, als die sie sich ebenso
von bewegungseinschrankenden MaBnahmen freizu-
spielen versucht. Die objects of seeing verbindet Lima
im Raum mit dem {iberzogenen Fuweg und bietet so
eine andere Sicht, ein Panoptikum auf die Dinge und
Menschen, die sich im frei_raum bewegen. Wahrend

http:// www.robertalima.com

sie dies tut, zielt sie auf einen Riss im Raum ab, da sie

seine Funktion umkehrt. Damit spielt sie auf die De-
konstruktion von kolonialen und religios vordetermi-
nierten Bahnen und Auferlegungen an.
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MARSSARES

Casa Daros — Rio de Janeiro. 2015, Performance, Foto: Thelma Vilas Boas
Niqui Tapume. 2016, Performance, MARSSARES mit Tantdo im »Sem Porto para atracar« Capacete — Rio de Ja-

Neiro, Foto: Camilla Rocha Campos

Die Audiospuren, die MARSSARES in der Performan-
ceverwendet, wurden von ihm auf der StraBe, im Kino
oder im Theater in Wien aufgenommen und wahrend

seines Artist-in-Residence Aufenthaltes im Q21 im
MuseumsQuartier Wien produziert produziert. Be-
standteil seiner elektronischen Programmierung ist
die Wiedergabe der lebendigen Aufgeladenheit seiner
Stadterfahrung. Von den Tropen nach Europa kom-
mend und zwischen Rio de Janeiro und Wien pen-
delnd — spiegeln sich die Passagen von Immigrati-
on, Struktur und Improvisation, der Umgang mit dem
Unerlasslichen und Uberschiissigen in der Performan-
ce wider. Der Kiinstler verwendet konkrete Sounds,
die er mit Synthesizern, Maschinenprogrammierun-
gen und Improvisationen mischt. Das Resultat ist ein
dichter Sound von kérperlicher Kraft, ein phanomen-

aler Sound wie ein dichter tropischer Wald. In diesem
Sinn treibt der Sound das Anliegen von sich verandern-
den Stimmungen voran. Es gibt Stille, doch dann ist
der Sound laut, dieser Sound st eine Vibration der Eu-
phorie, Rhythmus einer gegenwdrtigen Wut, die sich
in Freude Gibertrdgt, das ist der Sound der Materialien
der Erde, des ungeschriebenen Wortes.

MARSSARES lebt und arbeitet in Rio de Janeiro, Brasilien. Seine Arbeit ist gepragt von den
Beziehungen zwischen Sound, Performance und veranderlichen Skulpturen.

http://marssares.wordpress.com



Christian Kosmas Mayer

Les Vues du Brésil a Vienne
2007, sechs Farbfotographien gerahmt, 47 X 57 cm

Tisch (Wien, um 1815, Mahagoni, vergoldete Bronzebeschldge)
»Musikzimmer« des Hofmobiliendepot. Mabel Museum, Wien

Die Panoramatapeten des 19. Jahrhunderts waren das
perfekte Accessoire fiir ein Leben, das sich in den ei-
genen Wohnrdumen abspielte und die AuBenwelt
mit Angst und Argwohn betrachtete. Zugleich zeu-
gen diese Tapeten von einem, dem entgegengesetz-
ten Wunsch, zu reisen und die ganze Welt zu entde-
cken—auch auBerhalb Europas. Man kann sagen, dass
die Tapete eine »gezdhmte« Version der Sehnsucht
nach dem Unbekannten, dem Anderen und Wilden
zum Ausdruck brachte. In gewisser Weise antizipiert
die Tapete den Wunsch nach einer genauen, detail-
lierten Wiedergabe, der zur Erfindung der Fotografie
filhrte — den Wunsch nach Darstellungen, die den ge-
zeigten Raum erlebbar machen. Die Erwartung, dass
die Tapete zu Tagtrdumereien einladen und die Fan-
tasie anregen sollte, setzte voraus, dass Darstellungen
von Konflikten, Leid oder Gewalt vermieden wurden.
Man kénnte diesen Tapeten also Heuchelei und Ver-
zerrung vorwerfen. Wir sollten jedoch nicht vergessen,
dass das Interesse an der Neuen Welt haufig durch den
Geist der Aufklarung und insbesondere von Rousseau
vermittelt wurde. Aus diesem Blickwinkel waren die
Szenen mit halbbekleideten Ureinwohner_innen eine
Einladung, sich ein utopisches Menschengeschlecht
vorzustellen, das die spontane, natiirliche Lebensein-
stellung der sogenannten »primitiven Vélker« teil-
te — gemdl der Fantasie von den »edlen Wilden«. Die
nichteuropdischen Figuren sollten zumindest Bewun-

derung, wenn nicht Respekt hervorrufen.

(Auszug aus: »Station 12: Die Zuber Tapete, Ein Ge-
sprach zwischen Martin Guttmann und Christian Kos-
mas Mayere, erschienen in: »Clegg & Guttmann: Bie-

dermeier reanimateds, Verlag fir moderne Kunst,
Wien, 2016)

Christian Kosmas Mayer ist ein in Wien lebender und arbeitender Kiinstler, Musiker und Herausgeber.

http://christiankosmasmayer.site/
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Thais Medeiros

Rébus StraBenstand (Poetische Zeitungskunst)

2017, Installation

30

The House of Fear bezieht sich auf eine Erzahlung von
Leonora Carrington, die tibersetzt, illustriert und im

Magazin Rébus publiziert wurde und die der Aus-
gangspunkt fiir eine Serie von Zeichnungen und einen
kurzen Film war. Rébus ist auch Teil der Installation Ré-
bus StralSenstand (Poetische Zeitungskunst), in der un-
abhangige brasilianische Projekte fiir Lyrik und Publi-
kationen présentiert werden.

Rébus ist eine Publikation, die sich fiir Kunst, Lyrik und
Ubersetzung engagiert und im Format einer Zeitung
begann. Die {ibersetzten Erzdhlungen entfalten sich
iiber mehrere zustzliche Arbeiten, die andere Formen
der Ubersetzung/Neuschdpfung untersuchen. Mit die-
ser Methode des Lesens prdsentiert durch verschiede-
ne Medien, Orte und Zeiten, werden fiir Ideen und
Praktiken neue Réume der Zirkulation erdffnet und
auch eine gewisse Art der Erfahrung von Medien (so-

wohl durch unabhdngige Publikationen als auch in 6f-
fentlichen Rdumen) thematisiert. Der editorische Pro-
zess von Rébus ist ein Mittel, Maglichkeiten fiir neue

Kombinationen und Aktionen zu schaffen und dariiber

hinaus eine Art performatives Medium zu entwickeln.
Indem dieselbe Geschichte auf verschiedene Arten er-
zdhltund an ihrin verschiedenen Formaten und Mate-
rialien gearbeitet wird, tiberlappen sich die Realitaten

und offenbaren sich spezielle Aspekte in verschiede-
nen Kontexten.

The House of Fear ist eine Geschichte, die eine befrem-
dende Vertrautheit zur derzeitigen politischen Situati-
onin Brasilien weckt. Allerdings waren nicht politische

Fakten die Inspiration, die Erzahlung zu Gibersetzen,
sondern das Verlangen, jene Anspannung (und das

Gefiihl von Angst) zu diberpriifen, die sich bereits in

den ersten Zeilen manifestiert, auch wenn es nur um

eine Erzahlung zwischen einem Mddchen und einem

Pferd geht. Die Geschichte handelt auch von Gast-
freundschaft und maglicherweise ist das eine ihrer
faszinierendsten Eigenschaften.

Thais Medeiros ist Kiinstlerin, Ubersetzerin und Herausgeberin von Rébus.

https://rebuspress.wordpress.com/



Miss G, a.k.a. Giorgia Conceicao

Burla or how to make a cheap cut?
2017, Film. Credits: Miss G a.k.a. Giorgia Conceicio

Julie Atlas Muz ist eine beriihmte burlesque Perfor-
merin aus New York. Sie ist eine Arbeitskollegin und
Freundin der ebenfalls nicht weniger bekannten bur-
lesquen Performerin Dirty Martini. Beide machten
die Neue Burlesque Bewegung in NYC wahrend der

1990er Jahre neben einigen anderen groen Namen
bekannt. In diesem Genre sind sie internationale Re-
ferenzen von Weltrang. Giorgia (a.k.a. Miss G) ist eine
brasilianische Performerin, die ihr Wissen erweitern
will und fiir eine Weile nach New York City geht, um
ein artist in residence Projekt mit den beiden zu reali-
sieren. Das Trio kommt gemeinsam nach Brasilien, um
ein Theaterstiick zu kreieren, das in Rio de Janeiro und
Sdo Paulo prasentiert wird. Es heil3t »Cheap Cut Burles-
que Meat Shows. Burla or how to make a cheap cut?ist
eine Dokumentation, die den Entwicklungsverlaufvon
Giorgia auf ihrer Suche nach den Urspriingen der Bur-
lesque erzahlt, gleichzeitig entsteht ein gegenseitiger

http://giorgiaconceicao.wordpress.com

Lernprozess, durch den dem Publikum gezeigt wird,
was hinter der Burlesque steckt - neben der Pracht
der Kostiime und den nackten Korpern. Die Erzahlung
prasentiert auf sehr einfiihlsame Weise die Motivati-
onen der in den Prozess involvierten Kiinstler_innen.
Die »Burla, der Antrieb fiir die Kreation der Burles-
que erscheint als eine poetische Eingebung zum Bre-
chen von Standards (von Schénheit, Identitdt, Gender
etc.). Durch den Prozess des Kunstmachens schafft sie
nicht nur Kunstformen, sondern authentische Lebens-
formen. In dem Film sind es burlesque Korper, die Be-
rechtigungen, Untersagungen und Bedeutungen er-
schlieBen. Wo die Wunden liegen, 6ffnet die »Burla«
Risse fiir die Schaffung von dissonanten Raumen der
Aktion. Wenn es eine Freude gibt, erfindet Burla Ver-
bindungen, die eine Erkundung von zwischenmensch-
lichen und interkulturellen Beziehungen ermdglichen.
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Denise Palmieri

Quase nua, quase negra (fast nackt, fast schwarz)
2017, Performance

einem Kleid, einer »Tracht, die in Gips getaucht wur-
de und tropft bis sie hart wird und eine Skulptur um
ihren Kdrper bildet. hre Briiste sind entbloBt, ihre
Stimme ist klar und laut, wenn sie singt. Das Kleid
wird hart und ist nicht ldnger ein Kleid, sondern ein
harter Schutzschild, der sie »beschiitzt«, der sie ver-
steckt und sie als Fremde ausweist, als AuBenseiterin,
die eine Botschaft tragt und auf diese Weise ibergibt.

Fahig zu sein, Menschen miteinander zu verbinden, ist
eine der Professionen der Kunst. Wie diese Verbindung
hergestellt wird, ist fiir jede Ktinstlerin/jeden Kiinstler
unterschiedlich. Um einen Korper zu haben, muss je-
mand Methoden entwickeln, gesehen zu werden. Um
eine Stimme zu haben, muss jemand lernen, gehdrt zu
werden. In diesem Werk passiert die Art, wie sich die
Kiinstlerin dem Publikum présentiert durch ihre Stim-
me. Sie singt ein »Wienerlied« aus dem Jahr 1933, das
von sehr schwierigen Zeiten handelt, jedoch in quter
Laune wiedergegeben wird. Danise Palmieri singt in

Denise Palmieri (1986 Brasilien) ist eine in Wien ansassige Kiinstlerin. Perfor-
mance und Installation sind ein zentraler Teil ihrer Arbeiten.

32 http://denisepalmieri.tumblr.com/



Dudu Quintanilha

2016, Videoinstallation

2016, Videoedition in Zusammenarbeit mit Juan Renau und Colorierung von Luisa Cavanagh

Das Projekt Punk and Paleolithic startete mit einem Be-
such im Naturhistorischen Museum in Wien und der
Idee ein Performance-Video zu produzieren, um die

friiheste prahistorische Periode zu recherchieren: das

Paldolithikum, sowie mit Dudu Quintanilha’s Interes-
se fiir Punks in den Stralen von Wien, wo er auf Ste-
ve traf. »Willst du ein Performancevideo mit mir ma-
chen’, fragte ihn Dudu Quintanilha. »Ja Tanzen rettete

mein Bein, antwortete Steve. Was folgte war ein Aus-
tausch und Erstellen des Kontexts, um alle involvierten

Teile zusammenzuspannen: das Museum, die Ideen,
einige Bilder, Steve, den aktuellen Deal der Produktion

einer Videoperformance und den Kiinstler.

Dudu Quintanilha erkannte allerdings gleich in den

ersten Sekunden des Videodrehs, dass er die erste

Idee abschiitteln musste. Darauf nahmen der Text und

die Geschichten als performative Rede ihre eigene Dy-
namikin dieser Arbeit. »lch will kampfen/kdmpfen mit

meinem kleinen rechten Finger.«

In dieser Ausgabe der Videoperformance versucht
Dudu Quintanilha, es bei dem performativen Kor-
per von Steve zu belassen, legt dessen Worte in die
Stimme eines anderen, eines Interpreten. Er versucht
den Bildern der paldolithischen Periode einen Korper
zu geben, indem er einen Nicht-Performance Kiinst-
ler engagierte. In der Installation schafft eine wider-
hallende Stimme eine widersinnige Konversation zwi-
schen zwei Screens mit zwei Korpern und sich in der
Stille bewegenden Miindern.

Das Stiick lieB den Kiinstler mit mehr Arbeit und vie-
len Fragen zuriick, die er aufschrieb und fotografier-
te, nachdem er das Material aufgenommen hatte, aber
das ist eine andere Geschichte.

Dudu Quintanilhaa lebt und arbeit in Sao Paulo. Er hat an der IUNA, Universidad DiTella and Cen-
tro de Investigaciones Artisticas in Buenos Aires studiert. In seinen Arbeiten verwendet er unter-
schiedliche Techniken und Medien, um den Kper als Arbeitsfeld zu untersuchen

http://duduquintanilha.tumblr.com
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Camila Rocha Campos

Algo para ganhar, GOES GAIN
2017, Performance, Foto: MARSSARES in Zusammenarbeit mit Fabiola Viana Guimardes

Ein handgemachter Korb aus Bambusgeflecht wird ei-  sismus durchdringen unsere Korper und damit die
ner Frau seitlich an Kopf und Schulter gebunden. Je-  ganze Gesellschaft. Unser Leib ist nicht nur die Ver-
mand fiillt den Korb mit Sand, bis er Giberlduft. Der  bindung zur Gesellschaft, sondern auch ihr Apparat,
Korb beschwert die Frau, wird aber immer leichter,  durch den soziale Auswirkungen und Entscheidungen

weil Sand ausrinnt. Diese Allegorie steht fiir die Mog-  als Gefiihle symptomatisch werden. Er muss thema-
lichkeit, mit dem Korper zu agieren und sich dadurch ~ tisiert werden.
von den Bedingungen zu ldsen, die wir oft als naturge-

geben hinnehmen. Ein Korb lduft iiber und heilt dabei

alte Wunden. Der Korb ist ein traditionelles Gerdt fiir

die Aufbewahrung, die Lagerung, den Transport und

die Feilbietung von Dingen. Zugleich ist er eine Kor-

pererweiterung. Es gibt hier keine Choreographie und

auch keine direkte Interaktion mit dem Publikum.

Durch die paradigmatische Epistemologie unseres

Korpers werden Widerstande sichtbar. Das kapitalis-

tische System, die patriarchale Hierarchie und der Ras-

Camilla Rocha Campos ist Kiinstlerin und Lehrerin. Sie leitet derzeit das Continous Program von CA-
PACETE, ein internationales Kiinstlerresidenz-Programm in Rio de Janeiro, Brasilien.

34 http://camillarochacampos.wixsite.com/online



Luiz Roque

S
2017, HD Video, Courtesy: MASP, So Paulo

Sist eine freie Adaptierung des Textes »Towards a disobedient redistribution of gender and anticolonial violence«, von Jota Mombaa. Produk-

tion: Groch Filmes WITH Félix Pimenta, vy Monteiro, Lucas Abe, Romario Monte e Vitor Nogueira (PIVET). Spezielle Beteiligung/Choreographie

von: Danna Lisboa. Ausfiihrende Produzentin: Camila Groch. Direktor der Fotografie: Glauco Firpo. 10 Direktion Assistent: Diego Martins. Produk-

tionsdirektion: Filipa Gomes. Garderobe: Alex Cassimiro. Makeup: Carlo Rosa. Editert von: Juliana Munhoz. Original Sound Track: Mdrcio Biriato

Cube Replicate Vazado (1951), von Franz Weissmann CriandoArte PLATO Erik Vitor 2a Direktionsassistent Julia Ferreira PLATO Assistent Rubinho

Den Film S, den Luiz Rogue wdhrend seines Ar-
tist-in-Residence Aufenthaltes im Q21 im Museums
Quartier in Wien startete und wofir er in den Parks
von Wien das dem Film zugrundeliegende Konzept
von Nacht und Schatten, Sichtbarkeit und Unsicht-
barkeit und Fragen der Sub-EntbldBung recherchier-
te, realisierte er in Sdo Paulo anldsslich eines Projek-
tes zur Avenida Paulista. In einem Gesprach zum Film
mit Tomds Toledo thematisiert er den Trianon-Platz als
historischen Treffpunkt fiir Gays, der heute bereits um
18 Uhr geschlossen wird, wodurch Praktiken des Cru-
isings eingeschrankt sind. Die Filmszenen erinnern an
Situationen in der U-Bahn, einem Ort, wo es nicht so
viel Licht gibt und eine gewisse Unsichtbarkeit exis-
tiert.

Luiz Roque befasst sich in seinem Werk sehr intensiv
mit Science-Fiction. Durch seine Recherchen ist er auf
die Theoretikerin Jota Mombaca gestoBen, die iiber
Science-Fiction schreibt und zwar dariiber wie durch
Science-Fiction eine Realitdt, die sehr gefdhrlich und
diskriminierend ist, in eine imagindre Freiheit trans-
portiert werden kann. Diese Auseinandersetzung mit
Jota Mombacas Text ist sehr wichtig fiir Luiz Roques
Arbeit. Laut Luiz Roque flirtet sein Film mit Scien-
ce-Fiction und spielt in einer ungewissen Zeit mit

fets : :
NichtweiBen-Menschen, die unterirdisch in der Stadt
leben. Dabei wirft er gesellschaftspolitisch relevante
Fragestellungen auf, wie: »Wer kann unten sein und
wer kann oben sein?« Als Ausdrucksmittel entschied
sich Luiz Roque fiir eine nonverbale Kommunikation
und gelangte zur Schlussfolgerung, dass die Charakte-
re afrobrasilianische Gays und sehr »effeminierte« Pro-
tagonist_innen sein sollten. Seine Protoagonist_in-
nen kommunizieren durch eine Tanzchoreografie, die
Stile wie »break« und »vogue« einbezieht und Wurzeln
in der Kultur der Schwarzen hat bzw. sich jener Aus-
drucksformen bedient, die jene Gruppen praktizieren,
die sehr weit vom Mainstream entfernt sind.

In seinen Filmen arbeitet Luiz Roque gegen das erneu-
te Anwachsen von Konservatismen, gegen Vorurteile

Luize Roque, 1979 in Brasilien, arbeitet an Fotos und Skulpturen. Er lebt momentan in Sdo Paulo.

basierend auf Rasse, Klasse oder Geschlecht.



Axel Stockburger

1 Am Cos

2016, HD Video, 12:34 min, Courtesy: Tobi Meier und Fernando Ticoulat. Konzept/Kamera/Schnitt: Axel Stockburger.

Zusitzliche Kamera: Brishty Alam. Produktion: Luciana Mugayar. Ubersetzung: Natalie Brunner. Interviewpartner: Nilza Maria Shorz

['am Cos ist Teil einer Serie von Arbeiten, die sich mit

der Cosplay Kultur, einer in Japan entstandenen Form
der Fankultur, in der Fans Charaktere aus Anime oder
Computerspielen verkdrpern, auseinandersetzt. Cos-
play ist ein globales Phanomen, das die Uberfiihrung
von virtuellen Identitdtsformen in realweltliche Si-
tuationen anschaulich macht, wobei immer eine Be-
wegung von medialen Symbolwelten hin zu materi-
eller Manifestation stattfindet. In der Arbeit / am Cos
setzt sich Axel Stockburger mit der Cosplay Szene in
Sdo Paulos Liberdade Viertel auseinander, wo regel-
mdBig Kostiime im offentlichen Raum prdsentiert
werden. Der Kiinstler hat ein Kostiim fiir einen fikti-
ven Charakter entworfen, das sich auf die urbane Ge-
staltung des Stadtviertels und im Speziellen auf den
symbolischen Hintergrund bzw. die Herkunft der ja-
panischen Migrant_innen bezieht. Das Kostiim wur-
dein der Oficina de Costura, Nicolle im Sogo Shopping

Plaza in Auftrag gegeben, wobei der Entstehungspro-
zess und die Auseinandersetzung mit der Schneiderin,
die seit Jahrzehnten Kostiime fiir Cosplayer herstell,
im Vordergrund steht. AnschlieBend wurde das Kos-
tiim in Liberdade der Offentlichkeit prasentiert. / am
(os setzt sich mit den komplexen Formen von Identi-
tdtskonstruktionen auseinander, die entstehen, wenn
klassische nationale Symbolwelten und territoriale
Migration auf die globalen narrativen Universen, die
sie bereitstellt, treffen.

Axel Stockburger ist Kiinstler und Theoretiker. Er lebt und arbeitet in Wien.

www.stockburger.at



Giseli Vasconcelos & Mateus Moura

Critical cartography of the Amazon REMIX TEXTURES. Nodes to highlight
how Amazonians see themselves. 2017, Videoremix fiir kleine Bildschirme

I-Prolog-1
I-Prolog-2

I-Prolog-3

Remix Textures ist eine neu gemischte Videoprodukti-
on aus der Kinematographie tiber den Amazonas, die
Homevideos, ethnografische Dokumentationen, Inter-
views, Videoperformances, Videokunst, Fernsehwer-
bung und Videoclips beinhaltet. Das Projekt versam-
melt Fragmente von Medienproduktionen, die von
Amazonasbewohner_innen oder fiir amazonisches
Publikum gemacht wurden. Die Kapitel bringen Teile
der Geschichte zueinander und komponieren eine Er-
zdhlung, die Kunst und Technologien durchkreuzt und
in Beziehung zur Kraft und zum geografischen Raum
dieses spezfischen Teils der Region setzt — dem Del-
ta des Amazonas.

Das Projekt Remix Textures gestaltete sich als ein Ar-
beitsprozess, der sich im Zusammenwirken von For-
schung und editorischen Prozessen vollzog. Diese
waren Teil der umfassenden Zusammenkinfte, die
20112012 in zwei Stddten am Delta des Amazons

stattfanden: in Belém und Santarém. Die in WELT
KOMPAKT? gezeigte Edition ist eine Neuauflage, die
ibersetzt und neu gestaltet wurde, um auch fiir Men-
schen, die nicht am Amazonas leben, informativ zu
sein. »Es ist ein kurzer medialer Einblick von einer re-
ferentiellen Perspektive iber uns selbstc, so Giseli Vas-
concelos.

I__Prolog: Offne deine Augen jetzt und beginne zu
trdumen, den Traum zu sehen, wie wir gesehen wer-
den.

II_ Intensitdit versus Macht: Wir sind im Streik! Dieses
Kapitel diskutiert den Zustand und die Natur der Kunst,
die auf offene Wunden dieser Region stoBt, Frauenso-
zialbewegungen und die Macht des Territoriums auf
Landkarten und kartografischen Ansichten.

Il Epilog: zwischen Fliissen, Stralen und Stromen
des Amazonas

Giseli Vasconcelos aus Amazon, Brasilien, ist eine Medienkiinstlerin und unabhangige Wissenschaftlerin.

http://comumlab.org



Antoinette Zwirchmayr

38

Im Schatten der Utopie
2017, 23 min.

Text: Angelika Reitzer, Kamera: Antoinette Zwirchmayr, Musik: Matthias Peyker, Produktion: Klara Pollak

Wer einmal einen Film der Kiinstlerin Antoinette

Zwirchmayr gesehen hat, wird eine nachdriickliche
Sehnsucht und den reflexhaften Impuls der sanften
Revolte, sich gegen einen zwanghaft an Oberflachen
haftenden Schénheitskanon aufzulehnen, nicht mehr
os. 2013 erhielt Antoinette Zwirchmayr fiir ihr kiinst-
lerisches Werk den Birgit Jiirgenssen Preis. Eng ver-
bunden fiihlt sie sich heute mit den radikal aufkldreri-
schen Filmen der 2015 verstorbenen Chantal Akerman,
die Jean-Luc Godard »Widerstandkdmpferin gegen
das Kino der Gefalligkeiten« nannte.

In ihren jiingsten Film Im Schatten der Utapie flieBt
eine kritische Haltung gegeniiber Brasilien ein, wo sie
sich filr die Realisierung ihres Projektes sowie aus fa-
milidren Griinden mehrmals aufhielt. »im Schatten der

Utopie, der letzte Teil von Antoinette Zwirchmayrs be-
stechender Auseinandersetzung mit der eigenen Ver-
gangenheit, fiihrt eine Familiengeschichte an ihr kon-
sequentes — und {iberraschend befreiendes — Ende.
Der erste Film beschaftigte sich bruchstiickhaft mit

dem Dasein des GroRvaters als Bordellbesitzer, der
zweite mit dem Bankiiberfall des Vaters in jungen Jah-
ren und seiner Flucht nach Brasilien. Nun findet eine

weitere, entscheidende Perspektive Einlass in das Trip-
tychon: Sichtbar und hdrbar wird zum ersten Mal ex-
plizit die Stimme der Frau, die auf den GroBvater und

Vater geblickt hat und um die es in all den Ménnerge-
schichten geht, jene Frau, die auch die Filmemacherin

ist. Sie kehrt hier deutlicher hervor, was seit Anbeginn

ihre Intention war: in das farben- und formenreiche

Universum der erinnerten Dinge eine Ganzheit einfiih-
ren, die das Gewebe noch enger flicht und gerade dar-
in das Potenzial freilegt, sich von ihm zu losen.«

Text: Osterreichisches Filmmuseum, Alejandro Bach-
mann

Antoinette Zwirchmayr lebt und arbeitet in Wien und studierde an der Akademie der bildenen Kiinste Wien.

http://www.antoinettezwirchmayr.com



Audio Tour zur Ausstellung WELT KOMPAKT?

www.soundcloud.com/Q21vienna
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