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INSTITUT FUR KUNSTWISSENSCHAFTEN,
KUNSTPADAGOGIK UND KUNSTVERMITTLUNG/
INSTITUTE FOR ART SCIENCES AND ART EDUCATION

DAS POTENZIAL PROVOKATIVER
GEMEINSCHAFTEN

Barbara Putz-Plecko

Angesichts der gegenwartigen Verfasstheit der Welt ist es notwendig, die
Positionierung des Kinstlers*der Kiinstlerin zu sozialen, 6konomischen und
politischen Strukturen zu Giberdenken. Es bedarf eines kontinuierlichen
Reflexionsprozesses hinsichtlich der aktuellen Bedeutung von Kunst und Bildung
und wie diese in die Zukunft gedacht werden kann. Wenn wir von dsthetischer
Erfahrung als einem Modus reflexiver Distanz sprechen, in der wir lebensweltlich
bekannten Erfahrungswelten anders begegnen, scheint mir eine kritisch-
empathische Haltung angesprochen, die uns augenblicklich ins Herz eines
spezifischen Konzepts von Academy leitet.

Eine kiinstlerische Bildung ist immer auch eine Investition in soziale Agency,
meinte Okwui Enwezor 2006, der entschieden fir Art Education jenseits
dkonomischer Modelle eintrat.! Die Aufgabe fiir Kunsthochschulen sehe er
darin, die experimentellen, radikalen Praktiken des einzelnen Kiinstlers mit
den widerspriichlichen, unvorhersehbaren, asymmetrischen Beziehungen

in Resonanz zu bringen, die die Welt bilden, in der diese Kunst realisiert und
ausgestaltet wird. In diesem neuen Kontext erscheint ihm das Verhaltnis von
Kunst und Bildung als zwei Versionen eines Bewusstseinsprozesses: Selbst-
Entdeckung und Selbst-Emanzipation. Beides beinhaltet das Eingehen von
Risiken; beides beinhaltet, sich bis hin an die eigenen Grenzen zu 6ffnen - und
herausgefordert zu werden, diffuses Wissen immanent und greifbar zu machen.

Kunstlerische Klassen sind kollaborative Gemeinschaften, die einen langfristigen
Austausch zwischen Studierenden und Lehrenden erméglichen. Es sind spezifische
Rdume, in denen sich Individuen mit ihrer Erfahrung als eigenstandig zeigen

1 Enwezor, Okwui: “Schools of Thought” (2006) in: Frieze Magazine. Band 101.
https://frieze.com/article/schools-thought?language=de. Zugegriffen am 8.6.2019



und erkennen, Raume, in denen Sinn und Wert durch gegenseitigen Austausch
entstehen - durch das Erkennen und Schaffen von Beziehungen, von Verbindungen
und Affinitaten innerhalb von Gruppen und Netzwerken. In diesen ,,provokativen
Gemeinschaften*® kénnen Erfahrung und Wissen als Formen sozialer Beziehungen
verstanden werden.

Oft sind provokative Prozesse — wie ein Experimentieren, Auflésen von Grenzen,
Brechen von Regeln und Abfolgen — impulsgebend fir ein kunstlerisches
Erforschen. In diesem Sinne haben Kiinstler*innen standiWg Entscheidungen zu
treffen: Jeder Kiinstler*jede Kiinstlerin bewegt sich — in unterschiedlichem Maf3e
—im Einklang oder gegen aktuelle Werte, die die Gesellschaft als wegweisend
setzt; jeder Kunstler*jede Kiinstlerin bewegt sich mit oder gegen dominante
Denkweisen, Formate und Praktiken vor, die als abgesichert gelten. In der Tat

ist Provokation (vom lateinischen "provocare", was etwas "anregen", "erregen”,
"herausfordern”, "etwas von jemandem oder von etwas erwarten" bedeutet) nicht
nur eine Eigenschaft, die in jeglicher kiinstlerischen Praxis kodiert wird, sondern
ein dynamischer Prozess sinnlicher und affektiver Stimulation, der direkt an ihrer

Quelle liegt.

Und all die verschiedenen , provokativen Gemeinschaften®, die sich in einer
Institution wie unserer Universitat herausbilden, erschaffen genau jenen
entscheidenden, konstruktiven Diskussionsraum, in dem sich eine kritische - das
heiBt auch selbstkritische - emanzipatorische und transformative Praxis stetig
entwickeln kann.

Einen eben solchen lebendigen Begegnungs- und Verhandlungsraum stellen

die kiinstlerischen Abteilungen Kunst und kommunikative Praxis (KKP) und
Design, Architektur und Environment (DAE) und die Abteilung Textil (TEX) des
Studienprogramms Kunstpadagogik dar. Im Studium geht es gerade darum, sich
nicht unkritisch in etablierten Praxisformen zu schulen. Vielmehr geht es sowohl
auf der Ebene der Produktion als auch der Rezeption darum, Funktionsweisen
zu untersuchen, die Kontingenz der Artikulationsweisen von Arbeiten zu
analysieren, eine kritische Praxis zu entwickeln sowie sich der verschiedenen
Implikationen kiinstlerischen und sozialen Handelns bewusst zu werden.

Im Sinne einer Offnung dieses Raums und der in ihm ausgetragenen Debatten war
es eine besondere Chance und starke Inspiration, Basak Senova als critical friend
und Gastkuratorin fur das Angewandte Festival 2019 zur Verfligung zu haben.

Sie ist eine erfahrene, international arbeitende Kuratorin und zur Zeit Gast im
Angewandte Resident Artist Programme. Sie hat sich mit groBem Interesse auf
die Vielzahl von Praxen und Projekte eingelassen und daraus die Prasentation IN &
OUT entwickelt.

2 Der Begriff “provokativen Gemeinschaften” wurde in den Diskurs von Jan Verwoert
eingefiihrt. Verwoert, Jan: “Frei sind wir schon. Was wir jetzt brauchen ist ein besseres
Leben.” (2007) in: Belzer, Heike/Birnbaum, Daniel (Hg.), kunst lehren teaching art.
Stadelschule Frankfurt/Main. Verlag der Buchhandlung Walther Konig, Koin.

Ich danke Basak Senova ganz besonders fiir ihr auBergewohnliches Engagement
und ihre kritische Emphatie, die schlieBlich feine Verbindungslinien zwischen

den Arbeiten von 27 Studierenden aufzuspiiren vermochte. Die hier vorliegende
Publikation moéchte Ihnen nun in das kuratorische Konzept und die kiinstlerischen
Beitrdage Einblick geben.

//

THE POTENTIAL OF PROVOCATIVE
COMMUNITIES

Given the present constitution of the world, we need to rethink the position of
the artist in relation to social, economic and political structures. And we need to
reflect — with consistency — on what is meant by art and education today and how
we can conceive of it in the future. When we speak of aesthetic experience as
being a mode of reflective distance that enables us to encounter other worlds of
real-life experience, | personally see an allusion to an attitude of critical empathy
that takes us instantly to the heart of a certain conception of academy.

Gaining an art education is an investment in social agency, to refer to curator
Okwui Enwezor, who, in 2006, was making a case for an art education

beyond economic models.” The task he sees for art schools lies in reconciling
the experimental, radical practices of the individual artist with the unruly,
unpredictable, asymmetrical relations that constitute the world in which such
art is fashioned and brought to realization. What seems pertinent to him in this
new context is the relation between art and education as being two versions of
a process of reaching awareness, namely: self-discovery and self-emancipation.
Both involve taking chances; both involve opening oneself up all the way to
one’s limits — and being challenged by the labor of making obscure knowledge
immanent and palpable.

Art classes are collaborative communities structured to allow a long-term
interexchange between students and teachers. They are spaces in which
individuals, with their experience, show and recognize themselves as being
distinct, spaces in which meaning and value emerge through mutual exchange
- through the recognition and creation of relationships, interconnections and
affinities within groups and networks. In these “provocative communities”
experience and knowledge can be understood as forms of social relations.

Often, processes of a provocative nature — such as experimentation, the
dissolution of boundaries, the breaking of rules and sequences — have a part
to play as an impetus in artistic exploration. In this sense, every artist faces

1 Enwezor, Okwui: “Schools of Thought” (2006) in: Frieze Magazine. Band 101.
https://frieze.com/article/schools-thought?language=de. Zugegriffen am 8.6.2019



decisions: every artist — in varying degrees — goes either along with or against
current values that society establishes as signposts; every artist goes either
along with or against prevailing modes of thinking, formats and practices
considered to be fail-safe. Indeed, provocation (from Latin “provocare”,
meaning “to stimulate”, “to excite”, “to arouse”, “to challenge”, “to expect
something of someone or something”), is a quality that is not only encoded in
the practice of any given art, it is a dynamic process of sensuous and affective
stimulation that is directly at its source. And the different “provocative
communities” that take shape in an institution such as our university constitute
precisely that vital, constructive space for debate in which a critical — which
also means self-critical — emancipatory and transformative practice can
steadily evolve.

The artistic departments Art and Communication Practices (KKP), Design,
Architecture and Environment (DAE) and the Textile Department (TEX) of the
study programme Art Education are just such vital spaces for encounter and
negotiation. In study, the aim is precisely not to school oneself uncritically in
established forms of practice. Rather, on the levels of both production and
reception, it is to examine modes of functioning, to analyze the contingencies
of the ways in which work is articulated, to develop a practice that is critical, to
become aware of artistic and social action in its various implications.

In order to opening up these productive spaces and its debates, it was a
wonderful opportunity and inspiration to have Basak Senova as a critical
friend and guest curator for the Angewandte Festival 2019 with us. She is

an experienced, internationally working curator and currently guest in the
Angewandte Resident Artist Programme. She delved with strong commitment
into the large number of practices and projects and from that developed the
presentation IN & OUT.

I sincerely thank Basak Senova for her extraordinary commitment and critical
empathy, which has been able to trace the fine lines connecting the work of
27 students. The publication on hand will give you insight into the curatorial
concept and the artistic contributions of the students of our departments to
the Angewandte Festival 2019.

2 The notion of “provocative communities” was introduced into the discourse by Jan
Verwoert. Cf. Jan Verwoert (2007): “Frei sind wir schon. Was wir jetzt brauchen ist ein
besseres Leben.” In: Belzer, Heike/Birnbaum, Daniel (Hg.), kunst lehren teaching art.
Stadelschule Frankfurt/Main. Verlag der Buchhandlung Walther Kénig, Koin.




suture

noun

1a: ... a stitch made with a suture

b: the act or process of sewing with sutures

2a: a uniting of parts

b: the seam or seamlike line along which two things
or parts are sewed or united

3a: the line of union in an immovable articulation...
also: such an articulation

suture

verb

sutured; suturing\ ‘sti-cha-rin, ‘stich-rin \
transitive verb

to unite, close, or secure with sutures..*

UBER DEN PROZESS

Basak Senova

Verfolgt man einen experimentellen kiinstlerischen Forschungsansatz, eine
kiinstlerische Position oder Methode in Hinblick auf die Beziehung des Kunstwerks
zum Betrachter*zur Betrachterin und vor dem Hintergrund drangender

sozialer, politischer und kultureller Aspekte, dann bedarf es eines zusatzlichen
kombinierenden und komponierenden Verbindungselements.

IN & OUT prasentiert kiinstlerische Beitrage von zwanzig Studierenden sowie
des Kollektivs STUDIO303® der Abteilungen DAE, KKP und TEX. Die Arbeiten
reichen von kleinformatigen Interventionen zu Performances; von ortsbezogenen
Installationen zu Video- und Soundarbeiten; von experimentellen Webetechniken
zu interaktiven Objekten. Quer durch das Gebdude zerstreut, sind sie durch
Inhalt, Form und Methode miteinander ,verndht“1. Inmitten der Szenografie

* Auszug/Extracted from Merriam Webster Online Dictionary: https://www.merriam
webster.com/dictionary/suture

1 Der Lacansche Begriff des “Nahens” wurde von Alain Miller (Herausgeber von Jacques
Lacans Werk) in die Psychoanalyse eingefiihrt und im filmtheoretischen Diskurs von Jean-
Pierre Ourart, Kaja Silverman, Stephen Heath, Raymond Bellour, Daniel Daya und Slavoj Zizek
u.a. wieder aufgegriffen.

bieten die verschiedenen kinstlerischen Ansdtze den Betrachter*innen auch
rezeptionsbezogene Anknlpfungspunkte. Mein kuratorisches Konzept IN & OUT
kalkuliert das ,Vernahen® als kombinierendes und kompositorisches Element der
Prasentationsweisen kiinstlerischer Inhalte, um die Beziehungen zwischen Kunst und
Publikum herauszustellen. Gleichzeitig evoziert die Erfahrung des Betrachtens durch
die Prasentation zusatzlichen Materials, das aus der Research-Phase wahrend der
Produktion der Arbeiten stammt, auch andere Inhaltsformen.

Als Kaja Silverman den Begriff ,,suture” [dt. Zu -oder Vernahen]2 in Hitchcocks
Filmen ausarbeitete, unterstrich er die Beziehung zwischen sprechendem Subjekt
(Kunstwerk) und betrachtendem Subjekt (Publikum) als Ergebnis der mittelnden
Kamera (die Ausstellung bzw. die Weise der kiinstlerischen Prasentation).3 Durch
Assoziation eines weiteren Begriffs, den des ,Ablaufens” ,VerflieBens [to lapse], in
dhnlichem Sinne des ,Entgrenzens®, ermoglicht IN & OUT gezeitenartige Dialoge und
Situationen zwischen Kunstwerk, Betrachter*in und den kiinstlerischen Arbeiten. Die
Ausstellungstruktur verndaht und trennt permanent Nahte ein und aus. Gestalterische
Elemente wie Namensschilder, Sticker und Booklets unterstiitzen diese Konstruktion.

IN & OUT wurde als eine das Festivalmotiv “Openings” aufgreifende Szenografie
gestaltet. Die Ausstellung prasentiert dartiber hinaus von den Teilnehmer*innen
kiinstlerisch freigelegte Quer- und Seitengange:

Nha NGO (KKP/TEX) prasentiert medienlbergreifende und auf unterschiedlichen
Untersuchungsstrategien basierende Arbeiten zur Rekonstruktion von Erinnerung;
eine Webarbeit zum Thema Identitatspolitik im interkulturellen und geo-politischen
Kontext zeigt Julia Stern (DAE/TEX); Markus Edelmann (KKP) hinterfragt

mit seinen Performances die Rolle des Kiinstlers in unserer hoch politisierten

Welt; Nina Kugler (KKP) halt im Videoessay einer dialogischen Intervention

an der Schnittstelle von Sprache, Politik und Erinnerungskultur emotionale
Reaktionen an Schauplatzen sibirischer Gulags fest; Sophia Widmann’s (DEX/
KKP)kunstlerische Untersuchung beruht auf Wahrnehmungserfahrungen;

Milena Rosa Heussler (DEX/KKP)beschaftigt sich mit digitaler Technologie,
Kybernetik, sozialen Konstrukten, Science Fiction und ihrer Verlinkung in Form
eines tragbaren gender-sensitiven Cyber-Teils; Tina Krapfenbauer (KKP) arbeitet
an einer Datenvisualisierung; Helene Eisl (DAE/KKP/TEX) arbeitet mit einer
Wiedererkennungssoftware, mit dem Ziel die Pramissen ihrer Algorithmen

fir Wertesysteme zu hinterfragen; Lissie Rettenwander (KKP/DAE/TEX), die

das Weltweit Erstes Stimmgabel Ensemble griindete, zeigt Performances in
unterschiedlichen Frequenzen; M. Freyer-Luftensteiner (DEX/KKP)unterstreicht
die Signifikanz unserer sozialen Koexistenz in einer zunehmend digitalisierten Welt;
Sarah Pleier (DEX/KKP) flihrt eine korperzentrierte Untersuchung im Privatraum
durch; Stefan Fleischer (DEX/KKP)entfaltet seinen Prozess der kiinstlerischen

2 Sjlverman, Kaja. “Suture: The cinematic model” in du Gay P,, Evans J., Redman P. (Hg.):
Identity: A Reader. London: Sage, 2000, 76.



Forschung durch performative Handlungen; Ursula Pokorny (KKP/TEX) und Helene
Heiss (DAE/KKP/TEX) experimentieren mit Bildproduktion und spekulieren tiber das
Sehen des Gesehenen; Moritz Columbus Diirauer (DEX) ortsbezogene Installation
und fotografische Serie thematisieren sich wandelnde Lebensverhaltnisse und die
Herausforderungen der Migration; Rebecca Sternberg (KKP/DAE) beschaftigt sich
mit Aspekten der Intimitéat in sozialen Beziehungen; Cornelia Kolmann (DAE/TEX)
thematisiert den Antagonismus zwischen Gesellschaft und Individuum und den
Raum innerhalb dieses Antagonismus; Mona Radziabari (KKP/DEX) kritisiert den
Uberkonsum in der Kunstwelt mit all ihren Ausstellungen, Events und Kunstmessen;
Julia Rohn (KKP) hinterfragt den Akt des Ankaufens ,,ethnografischer Handelsware*“
in Museen als Fortfiihrung kolonialer Verhaltensweisen und Peter Moosgaard (DEX/
KKP)erkundet die ,Ethnografie des Spatkapitalismus“ mit hyper-realen Objekten und
Lecture Performances.

STUDIO303® ist ein anldsslich des Angewandte-Festival temporar formiertes
Kollektiv von Studierenden, das eine Ausstellung in der Ausstellung, kuratiert von
Alexandra Rodriguez-Breiia (DEX/KKP)und Eva Lucia Herrmann (KKP) zeigt.
Thema sind die Mechanismen der Konsumkultur. Diese gilt es aufzusptiren und zu
diskutieren. Dazu wird eines der Kunstpddagogik-Studios in einen Ausstellungsraum
mit Aktivitdtszone transformiert. Dem Kinstler*innenkollektiv gehdren an:
Maximilian Fink (DEX/KKP), Pauline Hosse-Hartmann (KKP), Agnes Maybock
(DEX/KKP), Sebastian Koller (KKP), Judith Raupp (DEX/KKP), und Sophia
Widmann (DEX/KKP).

Die Studierenden wurden von Lehrenden der kiinstlerischen Abteilungen am Institut
fur Kunstwissenschaften, Kunstpadagogik und Kunstvermittlung betreut und
unterstitzt: Barbara Graf, Barbara Putz-Plecko, Christoph Kaltenbrunner, Daniel
Aschwanden, Ingo Nussbaumer, Johannes Porsch, Katharina Heinrich, Konrad
Strutz, Manuel Wandl, Martin Krenn, Nikolaus Gansterer, Ricarda Denzer, Tanja
Widmann und Veronika Hauer.

//

ON THE PROCESS

Approaching and gathering artistic research, positions, and methodologies from a
perspective that questions and experiments their relationship with the public

— through the urgency of social, political and cultural issues — requires an element
of combination and composition. IN & OUT brings a variety of artistic responses
that range from small scale interventions to performance series, from on-going
projects to small scale interventions, from lecture performances to site-specific
installations, from video screenings to riffs of experimental weaving techniques,
from sound works to interactive objects by 20 students, and a temporary collective
from DAE, KKP, and TEX. By spreading out in the Angewandte building, they are
all sutured together through content, form, methodology, and approach-based
links that suggest various paths of reception and ways to suture them through

IN & OUT'’s scenography. In this respect, the curatorial approach of IN & OUT
takes into account of “suture” as the element of combination and composition
to expose the relations between the works and its spectator according to the
presentation modes of the works and their diverse methodologies of producing
content. At the same time, this experience of viewing produces another form
of content with the presentation of the supplementary material that belongs to
their research phase of the projects.

When Kaja Silverman elaborated on the notion of “suture”2 in Hitchcock films,
he underlined the relationship between the speaking subject [the artwork]
and the viewing subject [the public] as mediated by the camera [the exhibition
and/or how it is presented]. With this line of thinking, by also taking the notion
of “lapses” into consideration, IN & OUT enables similar tidal dialogues and
situations between the works and the public; the works and the venues; the
exhibition and the festival; and among the works. The exhibition structure
constantly sutures and then disconnects the works and their content in the
exhibition in and out. Some repetitive design components such as nametags,
stickers, and booklets also support the construction of suturing.

IN & OUT has been shaped by internalizing the main reflections of the festival
theme as “openings”, yet the exhibition also exposes some crosscutting themes
and strains of research, processed and undertaken by the participants:

Nha NGO (KKP/TEX) works on “memory re-construction” by using different
research methods and media; Julia Stern (DAE/TEX) approaches 'identity
politics' through weaving techniques and cross-cultural exchanges in geo-
political context; in her audio-visual compositions and social interventions,

Nina Kugler (KKP) puts a focus on the intersection of language, politics and
memory; Markus Edelmann (KKP) questions the role of the artist in our highly
politicized world through his performances; in her audio-visual compositions and
social interventions; Sophia Widmann’s (DEX/KKP)artistic research is based on
the experiences on perception; Milena Rosa Heussler (DEX/KKP)focuses on
digital technology, cybernetics, social constructs, science fiction and the links
in-between by producing a gender sensitive cyber wearable; Tina Krapfenbauer
(KKP) works on data visualization; Helene Eisl (DAE/KKP/TEX) is working with
recognition software, questioning the assumptions of its algorithms for value
systems; Lissie Rettenwander (DAE/KKP/TEX), who founded the Weltweit
Erstes Stimmgabel Ensemble (The World's First Tuning Fork Ensemble),
conducts performances by using different sound frequencies; M. Freyer-
Luftensteiner (DEX/KKP)underlines the significance of our social coexistence in

1 The Lacanian notion of “suture” was initially introduced by Jacques-Alain Miller in the field
of psychoanalysis and later readdressed in cinematic discourse by many theoreticians such as
Jean-Pierre Oudart, Kaja Siverman, Stephen Heath, Raymond Bellour, Daniel Dayan, and Slavoj
Zizek.

2 Silverman, Kaja. “Suture: The cinematic model” in du Gay P, Evans J., Redman P. (Eds.)
Identity: A Reader. London: Sage, 2000, 76.
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an increasingly digitized world; Sarah Pleier (DEX/KKP) conducts body-centered
research on personal and private spaces; Stefan Fleischer (DEX/KKP)unfolds the
processes of artistic research with performative actions; Ursula Pokorny (KKP/
TEX) and Helene Heiss (DAE/KKP/TEX) experiment on image production by

also speculating on seeing what is being seen; Moritz Columbus Diirauer (DEX)
works on a site-specific installation and a series of photography, based on the
shifting circumstances and challenges of migration; Rebecca Sternberg (KKP/
DAE) contemplates on issues of intimacy in social relationships; Cornelia Kolmann
(DAE/TEX) deals with the antagonism of the society and the individual and the
space in-between this antagonism; Mona Radziabari (KKP/DE) criticizes the
overconsumption routine of the art world with exhibitions, activities, and art-

fairs; Julia Rohn (DEX/KKP)challenges the act of purchasing of “ethnographic
merchandises” in museums as a continuation of colonialist attitudes; and Peter
Moosgaard (DEX/KKP)probes into 'late capitalist ethnography’ through his “hyper-
real” objects and lecture performances.

STUDIO303® is a temporary collective, formed specially for the festival. The
collective is curating an exhibition within the exhibition by transforming a studio
into an activity zone and exhibition space. Curated by Alexandra Rodriguez-Brefa
(DEX/KKP)and Eva Lucia Herrmann (KKP), the exhibition aims at detecting and
discussing the mechanisms of consumer culture. The collective includes Maximilian
Fink (DEX/KKP), Pauline Hosse-Hartmann (KKP), Agnes Maybodck (DEX/KKP),
Sebastian Koller (KKP), Judith Raupp (DEX/KKP), and Sophia Widmann (DEX/
KKP).

The students were guided and supported by their lecturers: Barbara Graf, Barbara
Putz-Plecko, Christoph Kaltenbrunner, Daniel Aschwanden, Ingo Nussbaumer,
Johannes Porsch, Katharina Heinrich, Konrad Strutz, Manuel Wandl, Martin
Krenn, Nikolaus Gansterer, Ricarda Denzer, Tanja Widmann and Veronika Hauer.

LEHRE und PRAXIS

Konrad Strutz

Die kiinstlerische Lehre in den Klassen des Instituts fir Kunstwissenschaften,
Kunstpadagogik und Kunstvermittlung stellt eine enge Verknupfung her
zwischen individuellen Gestaltungsstrategien und der kritischen Reflexion

ihrer gesellschaftlichen Wirkungsweise. Das Annehmen von unterschiedlichen
Blickpunkten auf Prozesse des kiinstlerischen Arbeitens und die ErschlieBung
neuer Lesarten gehdren zu den grundlegenden Prinzipien der Ausbildung. Sie
schaffen einen mehrperspektivischen Zugang und erweiterten Spielraum fur die

Entwicklung der eigenen kiinstlerischen Position der Studierenden und bilden
zugleich einen Teil des methodischen Repertoires zur Vermittlung komplexer
Thematiken im Feld der visuellen Kultur.

In kiinstlerischen Projektseminaren versuche ich, das Zusammenwirken von
Reflexionsdenken, sozialer Sensibilitat und kinstlerischem Handeln in einem
fortlaufenden Diskurs zu verankern und als Teil der kiinstlerischen Praxis sichtbar
werden zu lassen. Zugleich ist es mein Anliegen, eine forschende Arbeitsweise

zu etablieren, die offen ist fur individuelle Schwerpunktsetzungen und in den
verschiedenen Stadien einer Ideenentwicklung unterstiitzend funktionieren kann,
ohne durch ein starres Schema Beschrdnkungen vorzugeben.

Ein Fokus in meiner Lehre sind aktuelle Fragestellungen an der Schnittstelle

von Kunst und technologischen Entwicklungen. Die von dort ausgehenden
tiefgreifenden Verdanderungen fir Kommunikationsflisse, soziale Geflige und die
Bedeutung gestalterischer Arbeit missen im Kontext der involvierten Disziplinen
verhandelt werden. Durch spezielle Formate innerhalb der Projektseminare werden
Zugange geschaffen, um die Nutzung von Technologien und Methoden aus diesen
weiterflihrenden Wissensgebieten anzuregen und die Bereiche ausgehend von
einer kiinstlerischen Arbeitsweise zu erschlief3en.

//

EDUCATION and PRACTICE

Practical arts education within the departments of the Institute of Art Sciences
and Art Education is built upon the coupling of individual artistic strategies and the
thorough analysis and reflection of their effects within the social field. Changing
viewpoints and integrating different perspectives on the processes that constitute
artistic work is a basic principle for the education. Methodologies that move
beyond the limitations of specialised and individual artistic approaches serve as the
foundation for the development and conveyance of complex topics within the field
of visual cultures.

As part of project-oriented artistic seminars, | try to establish awareness for the
interrelations between artistic work and the effects on the social domain, as well
as reflective and critical thinking as the fundamental rationale. At the same time,
| aspire to create a versatile research environment and a set of procedures that
provide support for the development of the students’ individual artistic ideas and
for their specific artistic projects.

Special significance is attributed to societal issues that currently arise on the
interfaces between art and new technologies. Their far-reaching impact and
influences can only be discussed from an informed footing encompassing all areas
concerned. Deriving from artistic practices, various approaches that make methods
and technologies from other disciplines accessible are considered within the seminar.

m
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Cornelia Kolmann deutet mit zwei miteinander verbundenen Arbeiten auf eine
geschwarzte europdische Menschenrechtskonvention. Sie fragen nach der
Sichtbarkeit, der Nutzung und Nicht-Nutzung der Menschenrechte. Wie steht es

um die Offenheit der Gesetze? Offenheit erzeugt einen Widerspruch zwischen
Interpretationsmoglichkeiten und Handlungsoptionen im einen oder anderen Fall,

die entweder zusammenpassen oder sich gegenseitig ausschlie3en, je nach dem,
was der jeweilige Fall zuldasst bzw. was zugelassen werden soll. Die beiden Arbeiten
reflektieren gleichzeitig eine Gegenwart, in der die Menschenrechte von Regierungen
und der Europaischen Union immer ofter geschwarzt, angegriffen, zerstort werden. Sie
fragen nach der Flexibilitat und Anwendbarkeit der Menschenrechtsgesetze und der
Verantwortung fur ihre Wahrung auf individueller und institutioneller Ebene.

//

The two interconnected works by Cornelia Kolmann allude to a copy of the
European Human Rights Convention heavily redacted in black. Both EMRK
(European Human Rights Convention) #2 and #3 tackle with the questions of
how visible the human rights are, how they are used and unused and as well the
question of the openness of this law. Openness creates a contradiction between
possibilities of interpretation and options for action, depending on the case, either
matching or mutually exclusive.

Moreover, these works reflect a present when human rights are increasingly
being obscured, attacked and eradicated by governments and by the European
Union. They question the flexibility and applicability of human rights laws and the
responsibility for their protection at an individual and at an institutional level.

Cornelia Kolmann

EMRK
(Europdische Menschenrechtskonvention/European Human Rights Convention)

#2 and #3, 2018—2019
Raumliche Installation/Spatial Installation

EMRK #2

Lasergeschnittenes Birkenholz/Lasercut birchwood
EMRK #3

Klebefolie geschnitten/Vinyl Cut

Stiegenhduser/Staircases, EG, 1.0G, 2.0G, 3.0G, 4.0G, 5.0G,
& SR 22 VZA7
25-28. 06.2019

DAE/TEX Katharina Heinrich
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Transformierte.Kérper-Wahrnehmungen.Buch. halt die Beobachtung intimer
korperlicher Empfindungen als Prozess der genauen Beobachtung und des tiefen
Zuhorens, Wahrnehmens und Fuihlens des eigenen Kérpers fest, insbesondere in
Momenten, die sich vom ,,.Durchschnitt” emotionaler Empfindungen unterscheiden. Die
Wahrnehmungen transformiert sie in Materialitat(en) und/oder Technik(en) in einem
doppelseitigen As-Notizbuch. Den Korperteil, in dem die Empfindung beobachtet
wurde, dokumentiert sie von auBen mit einem Polaroid-Selfie. Die Intimitat jeder
Empfindung zeigt sich im Medium des Notizbuchs, das der*die Betrachter*in bertihren
und 6ffnen muss, um einen Blick darauf zu werfen. Die Materialien sind keine direkte
Beschreibung der persénlichen Empfindung.

Kolmanns Band.HassRede. diskutiert rechtliche Méglichkeiten und Grenzen gegen
Hassreden im Netz und fragt, wer fir sie verantwortlich ist. Wo enden Rede- und
Meinungsfreiheit, wo beginnt die Hassrede? Das Spannungsfeld zwischen Individuum
und Gesellschaft steht im Zentrum der handschriftlichen Textpassagen.

//

Transformed.Body-Sensations.Book. focuses on the observation of intimate bodily
sensations, especially at moments when there is deviation from the "average" of
emotionally balanced sensations. It is a process of close observation and deep listening,
of sensing and feeling of one's own body. She transforms this surveillance into
materials or technology, placed in a double-sided A5 notebook. The part of the body
where a sensation is observed, is documented from the outside with a Polaroid selfie.
The intimacy of each sensation is shown via the medium of the notebook, which

the viewer has to touch and open to access. The materials do not provide a direct
description of the personal sensations.

Ribbon.Hate Speech. discusses legal possibilities and restrictions on hate speech
online, and raises the question of who is responsible for these. Where does freedom of
speech end and hate speech begin? The tension between the individual and society in
our time is the focus of this work, and is repeatedly alluded to in various handwritten
passages of text.

Cornelia Kolmann

Transformierte.Kérper-Wahrnehmungen.Buch./Transformed.Body-Sensations.Book.
2018-2019
Installation
Band.HassRede./Ribbon.Hate Speech, 2018
Installation
Steigenhaus/Staircase, 3.0G, VZA7
SR22, 3.0G, VZA7
25—-28. 06.2019
DAE/TEX Katharina Heinrich



Gesichtserkennungssoftware ist zunehmend dazu in der Lage, Personen auf

Fotos zu identifizieren und ihren Gemutszustand zu erkennen. Mit Hilfe einer
Erkennungssoftware hat Helene Eisl neunzig Aufnahmen ihres ersten Lebensjahres,
auf denen sie sechs Emotionen zeigt (Gliick/Freude, Uberraschung, Traurigkeit,
Ekel, Wut, Angst), analysiert, prozentual ausgewertet und grafisch dargestellt.

Zentrale Aspekte ihrer Auseinandersetzung mit Analyseprogrammen sind die
Frage nach der Logik der Auswertung und die Suche nach zugrundeliegenden
Wertesystemen: Ab wann wird ein Gesicht erkannt? Ab wann stimmen technisch
ausgewertete Emotionen mit dem Erscheinungsbild Giberein? Ab wann lasst sich
eine allgemeine Tendenz der Geflihlslage tber einen Zeitraum erkennen? Das
Ergebnis in Form eines Diagramms weist Leerstellen bei jenen Fotos auf, die nicht
erkannt oder emotional nicht zugeordnet werden konnten.

//

The increasing accuracy of facial recognition algorithms makes it possible to
identify people on photographs along with their emotional states. Helena Eisl’s
main interest in working with recognition software is based on challenging the
logic behind their outcome by engaging with the evaluation systems used by such
software: At which point are faces recognizable? Do technologically evaluated
emotions match our own impressions? Is there an emotional tendency that can be
detected by tracking a time span?

In this context, Helena Eisl used facial recognition software to analyse ninty pictures
from her first year of life as a baby where she is displaying six emotions: happiness,
surprise, sadness, disgust, anger and fear. The data was analysed as percentages
and represented graphically. As the end result of this process, her work, titled as
Childhood Tracking, shows gaps and misleading data where the software failed.

Helene Eisl
Childhood Tracking, 2018

Digitaldruck/DigitalPrint
Korridor/Corridor, 3. OG, VZA7
25-28. 06.2019

DAE/KKP/TEX Konrad Strutz
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Das Selbstportrat als Experiment, sich aus der eigenen Reprasentation
herauszunehmen. Ein Versuch, sich wahrend der Belichtung aus dem Bild zu
schneiden. Die Zeit reicht nicht. In der Kombination von Fotografie und Fotogramm
inszeniert Helene Heiss den Gegensatz der Positionen Sehen und Gesehenwerden.
Eins ist dabei klar: Die Kiinstlerin entscheidet, was gezeigt wird.

Ein Viertel des Bildes fehlt, eine Leerstelle wird inszeniert. Eine klar gesetzte Liige.
Die Entscheidung, was gezeigt wird, steht Uber den Moglichkeiten des Gegenlbers.
Die Positionen sind definiert und fallen deshalb so schwer. Sie verschwimmen im
dargestellten Moment.

//

A self-portrait as an experiment in extracting oneself from one's own
representation. Helene Heiss attempts to remove herself from a photograph during
exposure. The combination of photograph and photogram presents a contrast
between the positions of seeing and being seen. One thing is clear, the artist
controls what is shown.

A quarter of the picture is missing, a staged empty space. A clearly installed
fabrication. The decision as to what is shown is based on the other person's ability
to determine what one sees. The positions are defined, and that is why they are so
personally difficult. They blur at the moment depicted.

Helene Heiss

Paradoxon — nach Betrachtung trachtend/Paradox, seeking contemplation,
2018

Installation

Collage, Fotogramm, und Fotografie/Collage, photogramm, and photography

Treppenfenster/Staircase Window, 3. OG, VZA7
25—-28. 06.2019
KKP Veronika Hauer & Konrad Strutz
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Viele in Museen angesammelte Objekte wurden geraubt oder stammen aus
Kolonialherrschaft. Uberlagert ihr Reprasentationsgestus Bildungsaufgabe und
Wissenstransfer?

Julia Rohn bezeichnet die Ankadufe als “ethnografische Handelsware”. Im Shop
des Weltmuseums hat sie Merchandisingartikel aufs Korn genommen. lhre
kiinstlerische Intervention ber die Riickbindung von Souvenirs an die Objekte im
Schauraum soll Besucherinnen zum Nachdenken tber Materialkultur, Trophden,
Schatze und Aneignung anregen.

/

An ethnographic museum displays objects that are already in a sensitive context
as most of them were accumulated through robbery or hegemonic, colonial
relationships. One could always question the purpose of exhibiting these objects:
Does the intention to produce and transfer knowledge really outweigh the
representation of power?

This is the focus of Julia Rohn's engagement with the museum shop of the
Weltmuseum, run by the KHM-association. Rohn points out that the purchasing
of “ethnographic merchandise” could be perceived as a continuation of the myth
of conquering and the drive to discover and possess. What does it mean to buy a
refrigerator magnet showing a famous Mexican feather headdress and to put it
on one’s fridge at home? In doing so, which (subconscious) meanings are created?
How are conquering and consumption connected? HAUL is a work-in-progress
about material culture, the concept of souvenirs, trophies and treasures, as well as
appropriation and possession.

Julia Rohn
Haul, 2019
Lecture performance & Installation
Objects
Lecture Performance
SR 25, EG, VZA7
27.06.2019, 14:00—-14:30
Installation
SR 26, EG, VZA7
25-28. 06.2019
DEX/KKP
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"Kente" ist ein traditionioneller Webstoff aus Ghana, der aus langen Stoffbahnen
herstellt wird, die miteinander verndht ein breites Textil ergeben. Jede Stoffbahn
besteht aus ruhigen oder lebhaft variierenden Vierecken. Die Stoffe erzahlen eine
Geschichte Uber ihren Besitzer*ihre Besitzerin: Uber Identitat, Gber Status, Gber das
Leben.

Julia Sterns Webstoff erzahlt auch eine Geschichte, die mit Selbstbild, Status und
Lebensweise zu tun hat. Er erzahlt von der Beziehung zwischem ihrem Heimatland
Osterreich und Ghana anhand der beiden Exportgiiter Kakao und Elektroschrott.

Ghana ist der weltweit groBte Produzent von Kakao — aber Ghana exportiert

ihn nur; konsumiert nicht selbst. Der in Osterreich konsumierte Kakao stammt
groBtenteils aus Ghana. Und: Osterreich produziert pro Kopf jahrlich 10 kg
Elektroschrott. 80.000 Tonnen werden zum Zweck der Beseitigung nach Ghana
verschifft, das meiste auf Afrikas groBte Elektroschrottdeponie in Accra. Der
Webstoff erzahlt eine postkolonialistische Geschichte.

//

"Kente" is a traditional textile from Ghana, woven from long lengths of fabric sewn
together into widths. Each stripe consists of squares — alternating between calm
and very vivid patterns. When they are fixed together, they somehow tell a story of
their owner: about identity, about status, about life.

Julia Stern’s work shows the connection between her home country and Kente. Her
starting question was “Where could be the conjunction from Austria to Ghana and
the other way round?”

Ghana is one of the biggest producing countries of cocoa worldwide — but in
Ghana itself cocoa is not consumed but only exported. A large proportion of the
cocoa consumed in Austria is originated from Ghanaian production. In Austria an
amount of 10 kilos of electronic scrap per capita is produced each year, from which
about 80,000 tons a year are shipped to Africa for removal — most of that to the
largest disposal site in Ghana s capital city Accra. Her weaving work Notes of an
Imbalance tells a story of exchange and of the high contrast between these two
»export goods” and therefore it is about one’s self-image, status, and way of living.

Julia Stern

Notizen eines Ungleichgewichts/Notes of an Imbalance, 2018
Object

Kente weaving from electronic waste and cocoa sacks from jute/Kente-Webarbeit mit
Elektromiill und Kakaosacken aus Jute

SR22, 3. 0G, VZA7
25-28. 06.2019

TEX Manuel Wandl



Stings on Jennie's Hands handelt von der Qualitat und kiinftigen Stellung des
Kunsthandwerks und seiner Bedeutung fiir unser Zusammenleben in einer
digitalisierten Welt. Wir entwickeln Empathiefahigkeit und Frustrationstoleranz
durch zwischenmenschliche Interaktion und Erfahrungen mit dem Scheitern.
Vielleicht kann uns das Handwerk auch in Zukunft diese Fahigkeiten lehren, denn
wo die manuelle Fertigung ineffizient und sinnlos erscheint, entsteht der Moment
der Kreativitat. Wie der zwischenmenschliche Dialog breitet er sich unberechenbar
aus und bringt ein unerwartetes Miteinander hervor. Zeitintensive und komplexe
Techniken stehen fiir den Aufwand, den es auch bedarf, um Beziehungsbhande zu
knupfen.

In der Ausstellung treffen handgefertigtes Objekt und virtuelle Projektion
aufeinander und ergeben, vom Rezipient ausgerichtet, an ihren Schnittpunkten ein
unvorhersehbares neues Gemeinsames.

//

Strings on Jennie's Hands is about the quality and future significance of
craftsmanship for our social coexistence in an increasingly digitized world. We
develop empathy and frustration tolerance through interpersonal interaction

and experiences of failure. Perhaps craftsmanship can continue to help us obtain
these skills in the future, because reliance on manual production processes when
they seem inefficient and inappropriate can trigger creative processes, which,

like interpersonal dialogues, unfold unpredictably and produce unexpected
togetherness with each other. Particularly time-consuming and complex techniques
illustrate the effort required to establish relationships bonds.

In the exhibition situation, a handmade object and virtual projections meet,
generating new and unforeseeable commonalities at the points of intersection.

M. Freyer-Luftensteiner
Stings on Jennies Hands, 2019
Interaktive/Interactive Installation

Hard- & Softwareentwicklung/Hard- & software development: P. Freyer-Luftensteiner
Digital kommunizierender Seilzug, Lagesensoren, Bambus, Seide, Spagat, Porzellan,
LED Streifen, Kabel geflochten / Digital communication cable,

position sensors, bamboo, silk, splits, porcelain, LED strips, braided cables

B 14, 3. 0G, VZA7

25.06.2019, 11:00—14:00 & 16:00—20:00
26.06.2019, 11:00—14:00 & 17:00—20:00
27.06.2019, 11:00-14:00 & 17:00—20:00
28.06.2019, 11:00—13:00 & 17:00—20:00

DEX/KKP Manuel Wandl & Canan Dagdelen
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Am 17. Janner 2018, dem Art’s Birthday, griindete Lissie Rettenwander das
Weltweit Erstes Stimmgabel Ensemble. Bisher waren folgende Stimmgabeln im
Einsatz: 141,27 Hz; 176,6 Hz; 261,6 Hz; 329.6 Hz; 349,2 Hz; 440 Hz; 442 Hz; 442,46
Hz; 443 Hz; 523,25 Hz; 739,99 Hz; 783,99 Hz; 932,33 Hz. Das Instrumentarium
konnte durch eine Leihgabe erweitert werden. In einem etwa hundertjahrigen
schwarzen Koffer, frilher im Besitz der ehemaligen Abteilung fur Neuro- und
Sinnesphysiologie der Medizinischen Universitat Wien, befinden sich zwolf
Stimmgabeln. Die tiefste und gréBte schwingt 16 Mal in der Sekunde, die hochste
1.046,50 Mal.

//

On 17 January 2018, on the occasion of the annually celebrated Art's Birthday,
Lissie Rettenwander founded The World's First Tuning Fork Ensemble. The
following tuning forks have been employed so far: 141.27 Hz, 176.6 Hz, 261.6 Hz,
329.6 Hz, 349.2 Hz, 440 Hz, 442 Hz, 442.46 Hz, 443 Hz, 523.25 Hz, 739.99 Hz,
783.99 Hz, 932.33 Hz. Thanks to a loan, this arsenal of instruments could recently
be extended: Twelve tunings forks were found in a black suitcase, about a hundred
years old, which used to belong to the former department of neuro- and sensory
physiology at the Medical University of Vienna. The lowest and biggest vibrates
sixteen times per second, the highest being 1,046.5 times.

Lissie Rettenwander

Weltweit Erstes Stimmgabel Ensemble/

The World's First Tuning Fork Ensemble, 2018-laufend/ongoing
Sound Performance & Videoinstallation/Video Installation

Sound Performance
OKP

26.06.2019, 16:30—-17:00
Installation

SR 27,EG, VZA7
25—-28. 06.2019

DAE/KKP/TEX Ricarda Denzer
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Nha NGO setzt sich mit der Wahrnehmung von Momenten und Erinnerungen
ihrer Identitat und Kultur auseinander. Ihre Installation 4.8.1995, Pién Ban, Quang
Nam Il besteht aus mehreren gewebten Schichten eines halbtransparenten
Seidenorganzas. Dinn geschnittene Streifen des luftig-leichten Stoffes hat sie mit
ausgewahlten Motiven bedruckt. Sie sind miteinander verwoben, verschieben und
Uberlagern sich.

Zart evozieren sie Kindheitserinnerungen der Kunstlerin, einmal deutlicher sichtbar,
einmal blass oder sich auflésend. Ein Umherschweifen zwischen den Webstiicken
ermoglicht den Betrachter*innen die Interaktion mit der subtilen Materialisierung
von Erinnerung.

//

Nha NGO engages with the perception of moments and memories of her identity
and culture. The references to memories in the work are sometimes visible through
the use of materials, but they sometimes dissolve and almost become invisible with
interweavings, shifts and overlays of the semi-transparent silk organza fabric.

The installation 4.8.1995, Pién Ban, Quang Nam Il consists of several woven
layers. The strips of the airy, lightweight fabric printed with selected motifs are
intertwined and delicately allude to the artist's childhood memories. Wandering
between the woven pieces allows an interaction between the subtle physical
manifestation of memory and the viewers.

Nha NGO

4.8.1995, Dién Ban, Quang Nam Il, 2019
Installation
B 13, 4. OG, VZA7
25.06.2019, 11:00—20:00
26.06.2019, 11:00—-17:00
27.06.2019, 14:00—-20:00
28.06.2019, 14:00—20:00

DEX/KKP Barbara Graf &Manuel Wandl
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Seinen Spielregeln gemaR erfordert das Puzzeln die Erinnerung an ein fehlendes
Teil im Sinne der Befragung seiner visuellen, haptischen und herstellerischen
Qualitaten. Stefan Fleischer prasentiert wiedergefundene und durch Rahmung
auf einen anderen Level transformierte Puzzleteile. (De)kontextualisiert verlieren
sie ihren kunsthandwerklichen Charakter und schaffen Raum fir individuelle
Konnotationen.

Wie beeinflusst der Transformationsprozess das klinstlerische Forschen?

//

The project investigates the history of jigsaw puzzles, starting from their use as a
didactic tool for geography lessons in the middle of the 18th century. Following the
jigsaw puzzle's logic and structure, the concept of the single object is challenged
while playing with visual, haptic and manufacturing qualities. Missing pieces found
or replaced in actual size are presented framed in a Lecture Performance about
selected jigsaw puzzles and descriptions of the process of dealing with their
inherent structures, shifting the craft origins to a different level while leaving space
open for individual connotation.

How does the transformation process impact on artistic research?

Stefan Fleischer
Puzzle, 2018-2019
Lecture performance & Installation
Pappobjekte/Cardboard objects
Lecture Performance
SR 25, EG, VZA7
25.06.2019, 17:30—18:00
Installation

SR 26, EG, VZA7
25-28. 06.2019

DEX/KKP Martin Krenn
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Encoded characters erzahlt eine Geschichte Giber den schwarzen Tod in Farben.
Mit einem Computerprogramm, das den durchschnittlichen RGB-Gebrauch eine
Bildes errechnet, kann jedes in Google eingegebene Wort in eine Farbe tbersetzt
werden. Die hierarchische Beziehung zwischen Bild und Bildbeschreibung
untersuchend, treten Farben an die Stelle von Wortern, deren Bedeutung

dabei vielleicht nicht génzlich verandernd, aber definitiv beeinflussend. Tina
Krapfenbauer untersucht, ob ein Ubersetzungsprozess das Versprechen einer
inhaltszogenen Kopie halten kann. Der schwarze Tod dient als Beispiel fur farbliche
Zuschreibungen — wie etwa Pink fiir Weiblichkeit oder Weil fir Freiheit.

//

Encoded characters tells a story about the black death using only colours. A
computer programme that determines the average RGB values for all of the results
of a Google image search enables each word of a text to be translated into a colour.

Exploring the hierarchical relationships between an image and its descriptive
text, colours replace words, perhaps altering but certainly obliterating the words'
meaning. Questioning whether any process of translation can fulfil the promise to
be a content-related replica, the black death serves here as an example for many
other ascriptions of colour, such as pink for femininity or white for freedom.

Tina Krapfenbauer
Encoded characters, 2019
Digitaldruck/Digital Print
Installation
S 320, 3. OG, VZA7
25—28. 06.2019
KKP Konrad Strutz
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Unser Verstandnis von Kultur als Einheit — von Nationalstaaten wie
Neoliberalismus gleichermafBen nutzbar gemacht — wird in der Lecture eine
Auffassung von Tradition als Selbstfalschung entgegengesetzt. So soll der
griechische "Sirtaki" auf den Hollywoodfilm "Alexis Sorbas" von 1964 zuriickgehen,
die schottische Volkskultur wurde fiir einen Besuch von George IV als Theaterstiick
ins Leben gerufen, und "Fanta Erdbeere" hat Einzug in die religidse Opferpraxis
Thailands gefunden.

Peter Moosgard skizziert eine Ethnografie des Spatkapitalismus anhand von
Artefakten, die er auf Reisen durch Guangdong, Philippinen und Anatolien
sammelte. Hybride Kulturen im Wechselspiel von Globalisierung und Tradition
stellen die Frage: Wie "echt" ist Kultur eigentlich?

//

The word Shanzhai translates as "Mountain Stronghold"; and has similarities to a
pirate mythos: free variation of ideas far from central regulation.

During a stay in Istanbul in 2018, Peter Moosgaard conducted research on
counterfeited products in the city. He documented these products (Gucci, Apple,
Sony...) produced with local techniques. However, soon after his return to Vienna he
lost the entire data of this research, over 800 photographs stored on SD memory
cards. So, he decided to recreate the memory of his research by producing carpets
resembling SD memory cards, following the same logic of production as the
counterfeited products.

In his Lecture Performance, Peter Moosgaard regards counterfeited products as a
form of late-capitalist ethnography. In this context, he discusses how the exhibited
globalized artefacts reduce the perception of culture in an ongoing process of
negotiation between neoliberal consumerism and local possibilities.

Peter Moosgaard
SD Carpets // Late Capitalist Ethnography, 2018-2019
Lecture performance & Installation
Carpets
Lecture Performance
SR 25,EG, VZA7
28.06.2019, 14:00-14:30
Installation

SR 27,EG, VZA7
25-28. 06.2019

DEX/KKP
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Studio303® ist ein Projekt fur das Festival 2019, konzipiert und umgesetzt von
einer Gruppe von Studierenden des Instituts flir Kunstpadagogik der Universitat
fur angewandte Kunst Wien. Durch ein professionelles Diskursverfahren hat sich
Studio303® aus dem Gedankenpool eines Studierendenforums herausdestilliert.
Es arbeitet mit aktuellen Medien, um sich standig weiterzuentwickeln und zu
verbessern. Studio303® besticht mit innovativen Ideen und progressiven Wegen
der Umsetzung im Austausch mit hospitierenden Fachkraften. Es versteht sich als
selbstreflektierender Organismus. Die Synthese ausgewadhltester Werbemedien
setzt dem inhaltslosen Werbekanon endlich wieder Substanz entgegen. Scharfer
Intellekt und inszenstorisches Kdnnen zeichnen dieses Forum aus. Das Ergebnis:
ein konstruierter Sinnesschmaus.

Ein Flaggschiff der Kulturstatte Wien.
Partizipation, Progression, Perfektion

//

Studio303® is a project conceived and realised for the Angewandte Festival

2019 by a group of students from the Institute for Art Education at the University
of Applied Arts Vienna. Distilled from the pooled ideas of a student forum,
Studio303® adopts an inter-medial and interdisciplinary approach to working

on current forms of media, and constantly strives to improve itself. It captivates
through a progressive approach to the implementation of innovative ideas in
collaboration with monitoring experts. It defines itself as a self-reflecting organism.
This synthesis of carefully selected advertising media finally confronts the
meaningless commercial canon with real substance. The result is a constructed,
multi-sensual feast.

A flagship for Vienna's cultural scene.
Participation, Progress, Perfection.

Studio 303®

2019

Maximilian Fink bEx/kKkpP

Eva Lucia Herrmann kkp

Pauline Hosse-Hartmann kkp

Agnes Maybodck bex/kkp

Sebastian Koller kkp

Judith Raupp beEx/kkpP

Alexandra Rodriguez-Breia DEX/KKP
Sophia Widmann bex/kkp

S 303, 3. 0G, VZA7
25.06.2019, 11:00—20:00
28.06.2019, 11:00—20:00

DEX/KKP
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DIGAART ist inspieriert von Donna Haraway's Arbeiten zu Cyborgs und string
figures: speculative fabulation, science facts, science fiction, speculative feminism.
Ein Netz von starken Verbindungen, die davon handeln, wie sich feministische
Entwiirfe als ermdchtigende Ideengeschichten manifestieren konnen.

Das DIGAART ist ein gendersensibles Cyber-Wearable, ein geflochtener Gurt mit
integrierter Technologie. Wird er getragen, so wirkt er wie ein Ad-blocker fiir
Gender-Stereotype, welche meist unbemerkt in den Algorithmen stecken, mit
denen wir im Alltag in Bertihrung kommen. Das DIGAART existiert auf zwei Ebenen,
einerseits als reales Objekt, andererseits als Geschichte. Dies erméglicht es ihm, in
einer Weise zu wirken, die anders (noch) nicht moéglich ware.

//

DIGAART was inspired by Donna Haraway's work on cyborgs and string figures:
speculative fabulation, science facts, science fiction, and speculative feminism.
A network of strong connections about how feminist designs can manifest
themselves as empowering stories of ideas.

The DIGAART is a gender-sensitive cyber wearable, a braided harness with
integrated technology. When it is worn, it acts as an ad-blocker for gender
stereotypes that usually go unnoticed in the algorithms we come into contact with
everyday. The DIGAART exists on two levels, on the one hand it is

an object, on the other, a story.

Milena Rosa Heussler
DIGAART, 2018

Installation
Elastikband, Silikon, Kreis, Papier, Licht/Elastic Ribbon, Silicon, Circuit, Paper, Light

S 22,3.0G,VZA7
25.06.2019— 28.06.2019

DEX/KKP Martin Krenn



Mona Radziabari schafft ein Set von Kunstwerken, die auf Basis eines
Transformationprozesses entstehen. Durch Wiederholung des Einsatzes
desselben Materials von denselben GroRen bilden die Werke eine Einheit.

Manifest

- 4X4x100 besteht aus 30 Stlick 4 x 4 x 100cm quadratischem Holz.

- 4x4x100 konzentriert sich hauptsachlich auf Material und Wiederholung.
- 4X4x100 ist derzeit nicht mehr verwendbar.

- 4x4x100 wird durch eine einzelne geometrische (4 x 4 x 100cm) Form
ohne reprasentativen Inhalt hergestellt, die sich wiederholt.

- Jedes 4x4x100 wird hergestellt, indem das letzte Stiick zerstort wird.
- 4X4x100 ist eine Serie von Skulpturen, die verfallen.

- 4x4x100wandelt sich.

- Der Kunstler*die Kiinstlerin bleibt der GréBe des Materials treu.

- 4x4x100 versucht den Materialverbrauch von Kunst, Kunstmessen und
Festivals zu kritisieren.

//

With 4x4x100 project, the idea is to produce a set of artworks based on
transformation. It is a repetitive act of forming a unit by using the same materials.

Manifesto

- 4x4x100 consists of thirthy 4 x 4 x 100cm square pieces.

- 4x4x100 mainly concentrates on material and repetition.

- 4x4x100 is an ongoing until the raw material is no longer fit for use.
- 4x4x100 is is produced as a single geometric shape (4 x 4 x 100cm)

devoid of representational content which is repeating itself.

Each 4x4x100 piece is produced by destroying the previous one.

- 4X4x100 is a series of sculptures that expires.

- 4x4x100 transforms itself.

The artist stays loyal to the material's size.

- 4X4x100 is intended as a critique of the wastage of material resources in

art, art fairs and festivals.

Mona Radziabari

4X4X100, 2017-2019

Installation

Fotoarchiv, Objekt, Text/Photo archive, Object, Text

Korridor/Corridor, 3. OG, VZA7
25.06.2019— 28.06.2019

DEX/KKP
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Untiefe thematisiert die Vergadnglichkeit des Menschen. Die Installation besteht aus
16 Schwimmschirmen. Das Originalverdeck der Regenschirme wurde durch eine
Rettungsdecke ersetzt. Alle Schirme sind am Flussboden mit Leinen verankert.
Diese Anordnung erméglicht es ihnen, sich zu bewegen, sich zu drehen, zu wackeln
und sogar zu sinken. Der Wind und der leichte Strom des Flusses |6sen eine
Bewegung aus. Das Licht wird von der Spiegelfldche in alle Richtungen reflektiert.
Auf den ersten Blick sehen die Schirme aus wie Rettungsinstrumente, doch mit der
Zeit wird deutlich, dass sie am dringendsten Hilfe benotigen.

//

Untiefe engages with the transitory nature of human beings. It consists of 16
floating umbrellas. The original canopy of the umbrellas has been replaced by space
blankets. All the umbrellas are anchored to the river bottom with rubber cord. This
arrangement allows them to move around, to spin, wobble and even to sink. Motion
is triggered by the wind and the slight current of the river. Light is reflected in all
directions by the reflective surface. At first glance they look like rescue equipment,
however it becomes obvious over time that they actually need the help.

Moritz Columbus Diirauer
Untiefe, 2019
Fotos/Photographs und/and Installation
Mischtechnik/Mixed Media
Korridor/Corridor, 3. OG, VZA7
25.06.2019— 28.06.2019

DEX/KKP
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Ich kann nicht einmal ein schénes Herz zeichnen. Mein hdssliches Herz ist auch nicht
gut gezeichnet. Andere kénnen das: gut zeichnen. Und schén noch dazu. Der eine
Mensch kann etwas gut und der andere kann etwas schlecht. Der eine kann etwas
Gutes und ich kann etwas Schlechtes. Jeder kann etwas anderes. Aber niemand
kann ein Herz so schlecht zeichnen wie ich. Wenn ich schon nicht der Erste bin,

will ich der Letzte sein. Seit mir gesagt worden ist, dass in mir eine geheime und
geféhrliche Kraft zu entdecken ist, bin ich unruhig ... Ich habe mir vorgenommen,
keine Zeichnungen mehr zu machen ...

/

I can't even draw a beautiful heart. My ugly heart isn't drawn well, either. Others
can do that: draw well. And beautifully, too. One person can do something well and
another can do something badly. One person can do something good and I can

do something bad. Everyone can do something different. But nobody can draw a
heart as badly as me. If I'm not the first, | want to be the last. Since I've been told
that there is a secret and dangerous power to be discovered within myself, | am
restless...| have decided to stop drawing...

Markus Edelmann

Terror ist mein Lebensstil/Terror is my lifestyle, 2018-2019
Performance & Installation

Performance

SR 25, EG, VZA7
26.06.2019, 14:00—14:30
Installation

SR 27,EG, VZA7
25—-28. 06.2019

KKP Veronika Hauer
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Die Performance Kreislauf folgt zwei Bewegungsabldufen. Einerseits trainiert der
Performer mit einem Objekt und andererseits folgt der Performer einem Muster,
das vom 6ffentlichen Raum vorgegeben wird. Es handelt sich um einen Versuch,
personliche und 6ffentliche Aspekte auszuloten. Die Darstellerin bewegt sich, halt
an, dreht sich um, markiert, verinnerlicht ihre eigene Position und geht dann weiter.

Durch die Handlung des Interpreten*der Interpretin wird der Umfang der
unterschiedlichen Spannungen zwischen Objekten, Interpreten und Ort
deutlich. Der Kérper wirkt Einschrankungen entgegen und umkreist eigene
Raummoglichkeiten. Das Objekt wird stumpf. Durch die Auflésung und
Transformation des Objekts in die Form definiert sich der Prozess von selbst.

/

The performance Circulation follows two motion sequences. The performer
exercises with an object and the performer also follows a pattern which is given by
the public space.lt is an attempt to explore aspects of the personal and the public.
The performer moves, stops, turns around, marks and internalizes her own position,
and then moves on.

The performer’s actions render the extent of the varying tension between objects,
interpreter and location obvious. The body works against limitations and encircles
its own spatial possibilities. The object becomes blunt. The process defines itself
through the dissolution and transformation of the object into form.

Sarah Pleier
Kreislauf/Circulation, 2019
Performance-Serie & Videoinstallation/Performance Series & Video Installation
Hauptbahnhof Wien, 3’ and Angewandte, 3’
(2 channels)
Performance
VZA7 & AuBBenbereich/Outdoor area
25.06.2019, 17:00
Installation
SR 26,EG, VZA7
25—28. 06.2019
DEX/KKP Daniel Aschwanden
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Im Juli 2017 reiste Nina Kugler nach Sibirien, um tber die Erinnerungskultur der
ehemaligen Sowietunion zu recherchieren. Ihren persénlichen Status inmitten der
Arbeitslager aus der Zeit des stalinistischen Terrors als “Erinnerungstouristin”
reflektierend, lernte sie wahrend ihrer Reise das Gedicht von Adrienne Rich

»Was sind das fir Zeiten“ auswendig. Das Selbstexperiment resultierte in einem
Videoessay Uber dialogische Intervention an der Schnittstelle von Sprache, Politik
und Erinnerungskultur. Er zeigt emotionale Reaktionen auf die besuchten Orte und
wirft generelle Fragen Giber den Begriff “Erinnerungskultur” auf.

//

July 2017, Nina Kugler travelled to Siberia in July 2017 to research into
commemorative culture in the former Soviet Union, and to find out how the Gulags
and the Stalinist terror are remembered today. To reflect her status as a “memorial
tourist” while visiting these horrific places, she chose the poem "What Kind of
Times are" by Adrienne Rich, and tried to memorise it during her journey. This
self-experiment resulted in a video essay about her own emotional reactions to the
places she visited, and issues relating to memorial culture in general.

Nina Kugler
Learning by Heart (Siberia), 2018

5'4"
Video
B10, 4. OG, VZA7
25-28. 06.2019
KKP
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Rebecca Sternberg reflektiert in ihrer Arbeit die Rekonstruktion von Vertrauen
und Intimitdt nach einer Trennung. Sie lud ihre erste Beziehung ein, einen sicheren
Raum mit ihr zu teilen, ihr Bett, sich mit ihr hinzulegen und tber die Beziehung
vor sieben Jahren zu sprechen. Das Gesprach wurde aufgenommen. Every time
we couldn't open up handelt von Momenten der Stille. Die Momente der Stille,
wenn eine Person nicht reagieren oder ihre Emotionen teilen konnte. In der Arbeit
werden Rezipient*innen aus dem physischen Raum hinausgefihrr. Ein auditiver
Raum voller Stille nimmt sie ein. Die Stille wird von einer grundlegenden Frage
unterbrochen.

//

In her work, Rebecca Sternberg reflects on reconstructing trust and intimacy

after a breakup. She invited her first partner to share her safe space with her, her
bed, to lay down with her and talk about their relationship seven years ago. The
re-enactement of closeness was recorded. Every Time We Couldn't Open Up
engages with moments of silence, the silence when one person could not react or
voice their emotions. The artwork takes the viewer out of the physical space into
an audio-space and fills it with a loud silence. The silence is cut by one fundamental
question.

Rebecca Sternberg

Every time we couldn't open up 2016-2018
Rauminstallation mit Sound/Spatial installation with sound
S 309, 3. 0G, VZA7
25-28.06.2019, 16:00-19:00
DAE/KKP Studio Praxistest & Jakob Lena Knebl



Spektrum beschiftigt sich mit dem Erfahrbaren und der Frage, wie Individuen
Wahrnehmung perzipieren. Jedes Komponente des Systems ist zeitgleich
gewachsen und hat sich sowohl neben- als auch miteinander entwickelt. Die
Komponenten wachsen gleichzeitig und erzeugen ihre eigenen Perspektiven. Drei
verschiedene Perspektiven konstruieren drei diverse Optionen von Realitdt. Obwohl
die Narrative in verschiedenen Rahmen existieren, sind sie miteinander verknlpft
und kommunizieren. Einige Informationen werden von allen Elemente geteilt, auf
verschiedenen Ebenen evaluiert und durch verschiedene Filter reflektiert. Aus
diesem Spektrum heraus entsteht ein rot/griin/blaues rekursives Netzwerk.

//

Spektrum processes the realm of experience and asks how individuals perceive
perception. Each component is separate from the others and follows its own logic.
They simultaneously grow and create their own perspectives. Three different
perspectives construct three different options for reality. Even if the narratives exist
within distinct frameworks, they interconnect and communicate with each other.
Some information from each of the components is shared, evaluated at various
levels and reflected with various filters. A recursive network emerges from this
spectrum of red/green/blue.

Sophia Widmann

Spektrum 2018

Rauminstallation mit Video/Spatial installation with video
S 307, 3. 0G, VZA7
25-28. 06.2019

DEX/KKP Johannes Porsch & Tanja Widmann
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Die gezeigten Dias sind Collagen aus unterschiedlichsten Kinofilmen. In der
Dunkelkammer wurden Ausschnitte der 16-mm-Filmrollen mehrfach tibereinander
belichtet. Aus dem Neuarrangement der diversen Bilder ergeben sich szenische
Erzdhlungen.

Die Collage ist ein Bruch mit dem urspriinglichen Ausgangsmaterial. Es ist klar, dass
die Bilder produziert wurden, das heif3t eine manuelle Bearbeitung erfahren haben
im Gegensatz zum Kinofilm, dessen Produktion moéglichst unsichtbar gehalten wird,
um ein immersives Bild von Wirklichkeit zu schaffen. Aber nicht die Struktur von
filmischer Narration soll in Frage gestellt und verworfen werden, sondern es geht
eher darum, die vorhandenen Formen in ihrer eigenen Logik weiterzufihren.

//

The selected slides are collages of different movies. Some frames from the 16mm
film rolls were exposed one over the other repeatedly in the darkroom. The
arrangement of the various images produced a scenic narration.

Therefore, the collage is a break with the initial material. It has undergone a manual
editing process. This was a distinctive approach in comparison to cinematic film,
which never shows the traces of its production. The selected slides are collages
from different movies. Frames from the 16mm film rolls were exposed, one over the
other repeatedly in the darkroom. The arrangement of the various images produces
a scenic narration. The filmic narration mostly creates an immersive picture of
reality.

Ursula Pokorny
looking-like, film, 2018
54"
Digitaldruck/Digital Print
Korridor/Corridor 3. OG, VZA7
25—-28. 06.2019

KKP/TEX Konrad Strutz



DAS ANGEWANDTE
RESIDENT ARTIST PROGRAMME

Seit 2014 erweitert das Angewandte Artist Residence Programme (ARA), eine
Residency fur Kunstler*innen, Architekt*innen, Designer*innen, Kurator*innen

und Forscher*innen, das vielféltige Gestaltungs- und Veranstaltungsangebot der
Angewandten. ARA bietet ausgewahlten internationalen Residents von Reputation
die Moglichkeit, durch die Verschrankung von kiinstlerischer Praxis, Forschung
und Lehre an der Universitat fur angewandte Kunst Wien Projekte durchzufihren,
die einen wertschépfenden Beitrag in Kunst, Design oder auf dem Gebiet der
kiinstlerischen Forschung leisten.

An der Angewandten wird die Idee der Universitdt als eine Stdtte der kritischen
Reflexion des eigenen Denkens und Tuns, als Ort, an dem Fragen wichtiger sind
als Patentrezepte, gelebt. ARA bietet Kunstschaffenden die Moglichkeit, sich

mit einem eigenen Projekt an diesem lebendigen Diskurs zu beteiligen, ihre
jeweiligen kunstimmanenten Diskussionen mit gesellschaftspolitisch relevanten
Uberregionalen Diskursen zu verschranken und, den regulédren Lehrbetrieb fir
die Studierenden erganzend, ihr Projekt auch als Anschauungs-, Praxis- und
Erfahrungsfeld zu situieren. Somit tragt ARA zur Vermittlung dieser Statte als
Projekt-, Produktions-, Prasentations- und Diskursdispositiv fir kiinstlerische
Praxen und Forschungsfelder bei. Die Angewandte profitiert dabei als
Begegnungsort, der gleichermaf3en an Qualitdt orientiert wie offen gegeniiber
dem Experiment und einer inter- und transdisziplindren Ausstellungspraxis,
gegenlber facheribergreifenden Arbeitsformen und offen fiur die Verschriankung
von Theorie und Praxis ist. Der Facettenreichtum zeitgendssischer kiinstlerischer
Arbeitsweisen, Positionen und Forschungen mit ihren internationalen Referenzen,
Resonanzen und kontextuellen Einbettungen wird sichtbar.

Durch die kinstlerische Partizipation der Artists in Residence an den Programmen
der Universitat werden impulsgebende, kreative Synergien in einem internationalen
Wirkungsfeld freigesetzt.

, EIN PROJEKT von BASAK SENOVA

Wadhrend des Sommersemesters 2019 ist die aus Istanbul gebirtige Kuratorin
Basak Senova als Artist Resident an der Angewandten zu Gast. Senova stellt
ihr international erfolgreiches Forschungsprojekt CrossSections vor und setzt
es gemeinsam mit Studierenden der Kunstpddagogik-Abteilungen des Instituts
fir Kunstwissenschaften, Kunstpadagogik und Kunstvermittlung anlasslich des
Angewandte Festivals 2019 um. IN & OUT heif3t die von Senova kuratierte, aus
ihrem CrossSections-Ansatz heraus entstandene Ausstellung.

Cross Sections ist ein Hub fiir prozessorientierte kiinstlerische Projektarbeit,
insbesondere Ausstellungsprojekte, den Senova zwischen 2017 und 2019
entwickelte. Designed als interdisziplindre Drehscheibe fir kiinstlerische
Forschung, Dialog und Produktion, fordert CrossSections den kritischen und in
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den Produktionsprozess einflieBenden Austausch zu politischen, 6konomischen
und sozialen Entwicklungen und Unruhen. CrossSections riickt den Prozess der
kiinstlerischer Forschung, Produktion und Prasentation vor dem Hintergrund
geteilter kritischer Ansatzpunkte und Reaktionen sowie kollektiver Strategien
in den Vordergrund der kinstlerischen Praxis. Senova wird zukiinftig mit neuen
Projekten die kollektive Forschungsplattform als Netzwerk weiterentwickeln.

Basak Senova ist Kuratorin und Designerin. Sie studierte Literatur und Grafikdesign
(MFA in Graphic Design und Ph.D. in Art, Design and Architecture) an der Bilkent
University und nahm am 7. Curatorial Training Programme of Stichting De Appel in
Amsterdam teil. Sie lehrte als Assistant Professor an verschiedenen Universitdten
in der Turkei; 2017 war sie Resident Fellow an der University of the Arts, Helsinki

in Kooperation mit HIAP und hatte eine Assistenzprofessur des Higher Education
Council of Turkey.

Senova schreibt tiber Kunst, Technologie und Medien, initiiert und entwickelt
Projekte und kuratiert Ausstellungen seit 1995. Sie ist Griindungsmitglied von
NOMAD, organisiert das Sound-Art-Projekt ctrl_alt_del sowie Upgrade!lstanbul.
Senova ist redaktionelle Korrepondentin von ibraaz.org und turkische
Korrespondentin von Flash Art International. Sie war beratendes Board Member
des tlrkischen Pavillons bei der Biennale von Venedig und der Istanbul Biennial,
auBerdem ist sie editorisches Bord Member von Pass, der Zeitschrift der
International Biennial Association (IBA).

Senova kuratierte die Pavillions der Turkei und der Republik Mazedonien auf der
Biennale von Venedig in den Jahren 2009 und 2015 sowie die 2. und 5. Biennial of
Contemporary Art, D-o ARK Underground (Bosnien und Herzegovina) von 2013 bis
2019. 2014 hatte sie den Art Gallery Chair (ACM) von SIGGRAPH 2014 (Vancouver)
inne und war Kuratorin bei der Helsinki Photography Biennial 2014 und der
Jerusalem Show VII: Fractures. Sie kuratierte auch die Ausstellung Lines of Passage
(in medias res) in Lesvos 2016 und 2019 die Eréffnungsausstellung im B7L9g
Climbing through the Tide in Tunis. Seit 2017 arbeitet sie am forschungsbasierten
Kunstprojekt CrossSections in Wien, Helsinki und Stockholm.

http://basaksenova.com
http://ara.uni-ak.ac.at/basak-senova
http://crosssections.kex.wuk.at

//

The Angewandte Resident Artist Programme (ARA), a residency for artists,
designers and curators, has been expanding the range and diversity of events on
offer at the Angewandte since 2014. ARA has been providing selected international
artists and curators of repute with an opportunity to undertake projects as well as
project cooperations at the University of Applied Arts Vienna that combine artistic
practice, research and teaching, and that constitute a valuable contribution to the
fields of art, design or artistic research.

At the Angewandete, the idea of a university as a place of critical reflection on one’s
own thinking and actions, as a place where questions are more important than
ready-made answers, is a living reality. Studying at the Angewandte is not limited
to the mere acquisition of artistic techniques and skills. The central emphasis is

on developing individual artistic creativity and reflecting on the creative process in
theoretical and conceptual terms.

Substantial contributions of the highest quality are made in all of the artistic
and scientific disciplines offered at the Angewandte, including those made in the
collaborative context of international partnerships and interdisciplinary work.

In recent years, the Angewandte has been at the national forefront of artistic
research.

In this context, the Angewandte Resident Artist Programme offers artists an
opportunity to participate in this lively discourse by undertaking projects of
their own. Through their artistic participation in the various programmes of
the University, artists in residence are able to contribute to generating creative,
stimulating synergies that are then set free in a proactive international context.

At the Angewandte, each individual project ought to be regarded as a supplement
to regular teaching and should also be conceived as an arena for observation,
practice and experience for the students. Participation is encouraged in the
University’s public programmes, in active research, in debates on contemporary art
production, open studios and in project presentations, as are a transdisciplinary
approach and experimentation.
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, A PROJECT by BASAK SENOVA

During the 2019 summer semester, Istanbul-born curator Basak Senova will be
resident artist at the Angewandte. Senova presents her internationally successful
research project CrossSections and is implementing it together with students

of the art education departments of the Institute for Art Science, Art Education
and Art Mediation for the Angewandte Festival 2019. IN & OUT is the title of the
exhibition, which is curated by Senova and based on her CrossSections approach.
Basak Senova's curatorial, process-oriented, cross-cultural initiative CrossSections
is a project that has evolved under her direction since 2017, designed as an
interdisciplinary platform for exploration into artistic research, dialogue, and
production. The project employs an open format to reflect upon “process” in order
to articulate critical reactions to the political, economic, and social disturbances
facing us today. Over the course of three years (2017-2019), various meetings,
workshops, exhibitions, performances, talks and book launches are being held, with
the participation of 19 artists, diverse scholars and cultural workers, in three cities:
Vienna, Helsinki and Stockholm.

Basak Senova is a curator and designer. She studied Literature and Graphic

Design (MFA in Graphic Design and Ph.D. in Art, Design and Architecture at Bilkent
University) and attended the 7th Curatorial Training Programme of Stichting De
Appel, Amsterdam. She lectured as an assistant professor at various universities in
Turkey, and in 2017 she was a resident fellow at the University of the Arts, Helsinki,
in co-operation with HIAP, and awarded an Associate Professorship by the Higher
Education Council of Turkey.

Senova has been writing on art, technology and media, initiating and developing
projects and curating exhibitions since 1995. She is one of the founding members
of NOMAD, as well as the organizer of the ctrl_alt_del sound art project and
Upgradel!lstanbul. Senova is an editorial correspondent for ibraaz.org and Turkish
correspondent for Flash Art International. Senova acted as an advisory board
member for the Turkish Pavilion at the Venice Biennial as well as for the Istanbul
Biennial. She is a member of the editorial board of Pass, the International Biennial
Association’s (IBA) journal.

Senova curated the Turkey and Republic of Macedonia pavilions at the Venice
Biennale in 2009 and 2015, and the 2nd and sth Biennials of Contemporary Art,
D-o ARK Underground (Bosnia and Herzegovina) in 2013-2019. In 2014, she acted
as the Art Gallery Chair of (ACM) SIGGRAPH 2014 (Vancouver), Curator of the
Helsinki Photography Biennial 2014 and the Jerusalem Show VII: Fractures. She
also curated the Lines of Passage (in medias res) exhibition in Lesvos (2016) and
the inaugural exhibition of B7L9, Climbing through the Tide in Tunis (2019). Since
the beginning of 2017, she has been working on the long-term research-based art
project Cross Sections in Vienna, Helsinki and Stockholm.

http://basaksenova.com
http://ara.uni-ak.ac.at/basak-senova
http://crosssections.kex.wuk.at
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