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THE INCANTATION OF
THE DISQUIETING MUSE
denkt Uber Konzepte des Supra-
realen jenseits westlicher Miss-
verstandnisse nach - mittels einer
Ausstellung, Performances, Vor-
tragen und anderen Invokationen.
Das Projekt untersucht, inwiefern
sich Phdnomene und Praktiken von
HEXEREI in kulturellen, 6kono-
mischen, religiosen und wissen-
schaftlichen Bereichen innerhalb
und aulierhalb Afrikas manifestieren.

Inadequately stressed are the aspects of
witchcraft that emphasize interdepend-
ence and conviviality without obfuscating
the individual or collective aspirations

to dream, fantasize and explore new
dimensions of being. A closer look at the
everyday discourses and practices of
Cameroonians suggests that witchcraft
is about much more than just the dark
side of humanity. As a multidimensional
phenomenon, witchcraft is best studied
as a process in which violent destruc-
tion and death are rare and extreme
exceptions, employed mostly when all
attempts at negotiating conviviality
between the familiar and the undomesti-
cated have been exhausted. Francis B.
Nyamnjoh Africa's media: Democracy and
the politics of belonging 2005

Selbstverstandlich erfordert jegliches Nachdenken
lberdie ZUKUN F T eine tiefgriindige Be-
trachtungder VERGANGENHEIT sowie
der GEGENW ART. Falls nicht, sind Diskurse
iberZUKUNFTE und FUTURISMEN
von vornherein eskapistischer Natur - faszinierend
aus der Ferne, aber weit entfernt fern von faszi-
nierend bei naherer Betrachtung. Besonders im
afrikanischen Kontext, aber auch anderswo, muss
jede Spekulation tiber die ZU KU N F T gut ein-
gebettet sein in die Vorzeichen des komplizierten
Verstédndnisses von Vergangenheit sowie des
vielfaltigen und differenzierten Begriffs von
Gegenwart und ihrer Realitaten. Das Projekt

THE INCANTATION OF THE

DISQUIETING MUSE schlagt daher
vor, HE X E R E | undihre Redewendungen,
Sprichworter, Metaphern, Symbole, Gesdnge und
anderweitigen Ausdrucksformen als Erscheinungen
kultureller, 6konomischer, politischer,
historischer, medizinischer, technologischer und
wissenschaftlicher Infrastrukturen zu betrachten,
auf welchen gegenwartige, parallele Realitaten
gebaut sind und auf denen Zukiinfte gebaut
werden kénnen. Es untersucht HEXERE |

als einen epistemologischen Raum und als ein
mogliches Medium fir historische, spirituelle,
religidse, wissenschaftliche und kulturelle
Kontinuitaten zwischen dem afrikanischen
Kontinent und der afrikanischen Diaspora.

Dieses Projekt beabsichtigt weder, sich mit De-
tailfragen von Fachausdriicken noch mit Urteilen
dariber zu beschéaftigen,ob HEXE R E | gut
oder bose ist. Vielmehr geht es um eine Verkom-
plexifizierung durch die Untersuchung von Konzep-
ten des Ubernatiirlichen jenseits der Fehlannahmen
westlicher Wissenschaft und Religion. Es geht uns
nicht darum, Antworten zu geben, sondern darum,
kritische Fragen zu stellen, die neue Raume des
Verstehens zu 6ffnen vermdgen.

THE INCANTATION OF THE DIS-
QUIETING MUSE setzt das Prisma von
Kunst und Diskurs ein,um HE X E R E | von seiner
Verortungim SAVAGE SLOT zubefreien, wo
sie seit Jahrhunderten von Ausiibenden monotheis-
tischer Religionenundder WISSENSCHAFT
der Anthropologie eingesperrt und gefesselt wurde.

In einer Ausstellung und einer Reihe von INV O -
KATIONEN (Performances, Vortrége und
andere Interventionen) wurden Kiinstler*innen, Kul-
turschaffende und Wissenschaftler*innen dazu
eingeladen, tber folgende Strange nachzudenken:

POUR EN FINIR AVEC LE JUGE-
MENT DE DIEU: DIE AUSTREI-
BUNG VON HEXEREI IM RITUAL

BEYOND ABYSSAL THINKING:
HEXEREI ALS EPISTEMOLOGIE

NA WHO GI YOU FOR
NYONGO? UBER ZOMBIFIZIE-
RUNGSOKONOMIEN

WE SEE AM FO WATA:
UBER SUPRA-REALITATEN
UND SOZIOPOLITIKEN



When | say “this world” | include, of course,
such feelings as fear and despair and
barrenness, as well as domestic love and
delight in nature. These darker emotions
may well put on the mask of quite un-
worldly things, such as ghosts or trolls or
antique gods. Sylvia Plath The Disquie-
ting Muse 1963

POUR EN FINIR
AVEC LE JUGEMENT

DE DIEU:
DIE AUSTREIBUNG VON
HEXEREI IM RITUAL

Du sollst keine weiteren Gétter neben mir haben war
und ist der biblische Leitsatz, der dazu dient, rituelle
Praktiken weltweit zu damonisieren und zu verur-
teilen, die nicht mit monotheistischen Religionen
konform sind. In diesem Ausstellungskapitel wird
HE XERE aus einer religidsen und rituellen
Perspektive betrachtet, um zu exorzieren - nicht
die Geister, die Konzepten und Praktiken von

HE XERE | innewohnen, sondern vielmehr die
Projektionen, die HE X ER E | auferzwungen
werden. Antonin Artauds radiophoner Vortrag

Pour en Finir avec le Jugement de Dieu (Schluss mit
dem Gottesgericht) von 1947 erscheint uns hier
hilfreich, zum einen als Metaphervon HEXERE |
als Anfechtung, als Durchkreuzen, als Rebellion ge-
gen Religions- und Machturteile und zum anderen
im Verstandnisvon HE X ER E | als Verkdrperung
von und Zustimmung zu einer Vielzahl von Gottern,
Gottheiten und anderen héheren Wesen.

1 LE MODELE 2016 Installation

»Das Modell, und das Modell: Das, was einem
gehorte, und einem bestimmt war zu gehéren, wird
einem gehoren.” Der Hund, einer Person folgend,
folgt niemals der Person, die den Knochen hat,
sondern, der Hund, der er ist, folgt der Person,

die das Fleisch hat: die Religion, die Kunst ist, die
Spiritualitat ist, die den Geist sprechen lasst und
ihn sichtbar macht (zu kommen, um sich zu sehen,
um sich Angesicht zu Angesicht kennenzulernen,
das passiert zuerst in der Spiritualitat, die den Geist
sprechen lasst und sichtbar macht, dass man sich
trifft und sieht: dich ansehend und mich ansehend,
siehst du, ob ich geboren bin, um mit dir zu leben
oder nicht geboren bin, um mit dir zu leben)...? Die
Menschen, die sich &hneln, treffen sich: Das Modell
»von Bonaventures Kunstraum S AV VY inBer-

lin-Deutschland: Seid perfekt, wie euer himmlischer
Vater perfekt ist, aber ohne den Vater, der himm-
lisch und perfekt ist, jemals gesehen zu haben,
woher nehmen wir das Modell seiner Perfektion®..?
Hier ist das Modell: Gott ist sehr hoch und sehr weit
entfernt, aber in seiner Barmherzigkeit hat er den
Menschen die Méglichkeit geben wollen, ihn zu fin-
den (das Modell und das Modell, es war einmal, das
Modell...)...! Berlin-Deutschland und die Geschichte
von Bonaventures Kunstraum S AV V Y : Die Philo-
sophie und die Kunst... (Text: Georges Adéagbo)
GEORGES ADEAGBO b.1942in Benin
ist ein Installationskiinstler. Nach seinem Jura-Stu-
dium in der Elfenbeinkiiste und Frankreich kehrte er
Ende der 1960er nach Benin zurlick. Dort begann er,
in seinem Hof komplexe Installationen anzufertigen,
ohne sich dabei selbst als Kiinstler zu bezeichnen.
1994 folgte seine erste Ausstellung. Seine Arbeiten
wurde international ausgestellt, unter anderen bei
der S3o Paolo Biennale, Venice Biennale, Documen-
ta, Johannesburg Biennial, im MoMA PS1 in New
York, in der Serpentine Gallery in London, im Toyota
Municipal Museum of Art und im Palais de Tokyo

in Paris. Seine Werke finden sich in zahlreichen
Sammlungen, wie z.B. im Philadelphia Museum of
Art, Toyota City Museum und KIASMA Helsinki.

2 CHAPTERS 2013 digitalisierter 16mm
film 26.29 mins Sound von Part Wild Horses

Mane On Both Sides UK Chapters, urspriinglich
als 16mm-Film in Epaminondas Heimat Zypern
gedreht und spater ins Digitale konvertiert, besteht
aus vier asynchronen Projektionen von jeweils

ca. 1 Stunde, die zusammen eine vierstiindige
Filminstallation ergeben. Die Projektionen werden
simultan gezeigt, ohne Anfang oder Ende. Es gibt
keine festgelegte narrative Struktur oder Line-
raritat, sodass die Filminstallation uns auf eine
assoziative Reise schickt, die sich stéandig veran-
dert und sich durch den Zufall, die Zeit und den
Blick der Betrachtenden neu zusammensetzt. Der
Sound wurde von Part Wild Horses Mane On Both
Sides’, einem Duo aus GroR3britannien produziert,
das aus Kelly-Jayne Jones und Pascal Nichols
besteht. Chapters wurde co-produziert vom Point
Centre for Contemporary Art, Modern Art Oxford,
Kunsthaus Zirich und Fondazione Querini Stam-
palia in Venedig. Epaminonda wird bei SAV VY
eine Single-Screen-Variante von Chapters zeigen,
die eine der vielen méglichen Narrative vorschlagt,
die durch den Schneideprozess des vierstiindigen
Materials evoziert werden kénnten.

HARIS EPAMINONDA b.1980in Zypern
Ihre Praxis umfasst Installationen, Filme und
Skulpturen und ist eine Art Assemblage aus ge-



fundenen Bildern, Objekten und Videofootage, die
unterschiedlichsten Urspriingen, Zeiten und Orten
entstammt. Seit 2007 arbeitet sie zusammen mit
Daniel Gustav Cramer an einem Buchprojekt The
Infinite Library. lhre Arbeiten wurden in Einzelaus-
stellungen in internationalen Institutionen gezeigt,
jingst im Modern Art Oxford, im Badischen
Kunstverein mit Daniel Gustav Cramer) oder in der
Schirn Kunsthalle Frankfurt. Ihre Arbeiten waren
darliber hinaus in zahlreichen Gruppenausstellun-
gen vertreten, u.a. bei Fondazione Prada, Mailand,
dOCUMENTA (13) in Kassel, MoMA in New York
(2011). Zusammen mit Mustafa Hulusi vertrat sie
Zypern bei der 52. Venedig Biennale and nahm an
der 5. Berlin Biennale sowie der 9. Sharjah Biennale
teil. 2013 wurde sie fir den Preis der Nationalgale-
rie fir junge Kunst nominiert.

3 PURIFICATION 2012 Fotografie
21x29 cm Purification, ist eine Arbeit liber die
Gemeinschaft von Nachkommen von Simon
Kimbangu, dem ersten schwarzen afrikanischen
Propheten. Simon Kimbangu lebte wahrend der
Kolonialzeit in Kongo, genauer in Sengas Hei-
matstadt Kamba, wo er fiir 36 Jahre von den
Kolonialbehdrden eingesperrt wurde. Vor Simon
Kimbangus Geburt besagte eine Vorausweisung:
»,Das Kind, das geboren wird, wird ein Junge sein
und vor dieser Geburt solltet ihr, die Eltern, keine
alkoholischen Getranke zu euch nehmen, denn ich
werde ihn zur Personifizierung von Frieden und zum
ersten Propheten der Afrikaner machen®. Der Glau-
benslehre Simon Kimbangus folgend wurde die
Mutterkirche ,Kimba Guiset” gegriindet. Der Kiinst-
ler interessierte sich flr eine bestimmte Gemeinde
dieser Glaubensgemeinschaft, ,Malemba“ (aus
Lingala und Kikongo ,Malembe* fiir langsam). Die
Gemeinschaft bezieht sich fiir einige traditionelle
Praktiken auf den biblischen Text. Wahrend einer
Zeremonie biiRen die Glaubigen alle zwdlf Monate
fiir ihre Stinden und heilen ihre Krankheiten durch
eine Feuertaufe. Dieses Ritual bewog Senga dazu,
liber die Idee von Identitdt nachzudenken, was ihn
zurlick in Heimatstadt Lubumbashi brachte, wo die
lokale Bevdlkerung starke Vorurteile und geteilte
Meinungen lber derartige Rituale hat.
GEORGES SENGA Db.1983in der Demo-
kratischen Republik Kongo arbeitet als Fotograf.
2010 ist er dem Picha Art Center beigetreten, wo

er eine flihrende Position als Fotograf inne hat.
2011 nahm er an der Master Class teil, die vom
Goethe-Institute Johannesburg in Bamako, in
Lubumbashi und in Lagos organisiert wurde. Sengas
Arbeiten wurden in zahlreichen Ausstellungen
gezeigt, wie beispielsweise die erste und zweite

Ausgabe der Biennale in Lubumbashi; die Kampala
Biennale (2014); das Addisphotofest; im Muzee to
Ostand (2015); in der Gruppenausstellung African
Odyssey Forest im BRASS cultural center (2015); die
Bamako Biennale (2015). 2015 war er Resident am
WIELS Contemporary Art Center in Briissel, zurzeit
ist er Artist-in-residence an der Akademie Schloss
Solitude in Stuttgart.

4 INVOCATIONS 2012-2016 Wah-
rend des Diskursprogramms The Incantation of the
Disquieting Muse (09.-12.06.2016) wird Vladimir
Lucien Invokationen und Gedichte aus seinem
Band Sounding Ground (2012-2016) vortragen. Die
Sammlung beinhaltet eine Folge von Gedichten, die
sich der verschiitteten spirituellen Praktik beschaf-
tigen, die in St. Lucia und in der gesamten Karibik
unter dem Namen Obeah bekannt ist (und auf den
Jfrannkophonen® karibischen Inseln Tjenbwa oder
Quimbois/Kembois genannt wird). Diese Gedichte
sind aus einer ethnographischen Arbeit heraus ent-
standen, bei der Lucien in St. Lucia tUber vier Jahre
hinweg Obeah-Praktizierende zu ihren Praktiken
und der ,Philosophie‘ dahinter interviewt hat.
VLADIMIR LUCIEN istein Schriftstel-
ler aus St. Lucia. Seine Arbeiten wurden in The
Caribbean Review of Books, Wasafiri, Small Axe
journal, BIM magazine, Caribbean Beat und ande-
ren Magazinen veroffentlicht und ebenso in die von
Cyril Dabydeen herausgegebene Lyrik-Anthologie
Beyond Sangre Grande aufgenommen. 2014 kam
seine erste Sammlung Sounding Ground heraus.
Lucien wurde 2013 mit dem ersten Preis flir Poesie
des Small Axe Prize ausgezeichnet sowie 2015 mit
dem OCM Bocas Prize for Literature. Von Januar
bis Mai 2016 ist Lucien als Writer-in-Residence an
die University of the West Indies (Mona Campus)
eingeladen.

5 EMAKHAYA Fotografien 2000-2004
Ingrid Jonker schreibt in ihrem beriihmten Gedicht
The Child is not dead ,Das Kind, das ein Riese
wurde, reist ohne Pass durch die ganze Welt.“ In
dieser Zeile konterkariert Jonker das Apartheidsys-
tem, in dem es Menschen unméglich war, sich frei
zu bewegen. Sie bezieht sich auf das unterdriickte
Individuum, dem es nicht erlaubt ist, sich frei ohne
Einschrankungen zu bewegen und ein Leben zu
flihren, das nicht von Unterdriickung und Gewalt
gebranntmarkt ist. Nadine Gordimer bemerkt
demgegeniiber: ,Wir befinden uns immer noch am
Morgen danach,” wobei sie Bezug nimmt auf die
physischen Bewegung verschiedener Personen
wahrend dieser Zeit der Unterdriickung. Andrew
Tshabangus Photographien transportieren uns



zu diesem ,Morgen danach”. Er verbildlicht auf
atmosphérische Weise die emphatische Verletz-
lichkeit von Individuen. Das Thema ununterbro-
chen wechselnd, portratiert er Menschen aus
allen Lebensphasen, fangt das schnelle Tempo
der Metropolstadt ein, zeigt Menschen, wie sie
ihre Wohnstéatten verlassen und in die Stadt
ziehen. In ‘Emakhaya’ portratiert Tshabangu, wie
Gemeinschaften/Familien miteinander agieren
und sich dadurch eine Lebensgrundlage schaffen.
Simon Njami (2008:14-15) bemerkt in seinem
Essay A native son and the power of seeing, dass
,die .Emakhaya‘ oft den Ausgangspunkt fiir die
Menschen bilden, die wir spater in den Townships
finden, wo sie ihr Gliick versuchen®. Er erklart wei-
ter, dass der Spiritualitdt in den ,Emakhaya‘ dann
nachgespiirt werden kann, wenn man ,auf den
dreckigen StraBen (...) Iauft, was ohne Zweifel die
essentielle Frage auf der Suche nach Gliick mit sich
bringt und sich in viel spektakularere Weise in die
vielen Religionen libersetzt, die vom Christentum
abstammen. (Text: Juan Terblanche)

ANDREW TSHABANGU b.1966in
Soweto ist Fotograf und bekannt fiir seine surre-
alen, verraucht anmutenden Fotoarbeiten, die die
Rituale von schwarzen Gemeinschaften im urbanen
Afrika dokumentieren. 15 Jahre lag leitete Andrew
Tshabangu zusammen mit René Paul Savignan
wahrend gemeinsamer Aufenthalte in Reunion und
Sudafrika das Projekt ,,Bridges®, das sich mit den
religiosen Praktiken unterschiedlicher Gemein-
schaften auseinandersetzt. 2015 nahm Tshabangu
an der Ausstellung Die Géttliche Komddie. Himmel,
Hélle, Fegefeuer aus Sicht afrikanischer Gegen-
wartskiinstler im SCAD Museum in Savannah, im
MMK in Frankfurt/Main und dem Smithsonian
Museum for African Art in Washington teil. Dar{i-
ber hinaus wurden seine Arbeiten in zahlreichen
internationalen Ausstellungen gezeigt, u.a. in der
Gallery MOMO, Johannesburg; National Museum
Nairobi; Rencontres Africaines de la Photographie,
Bamako, Kunsthalle Wien, 7. Dak’art Biennale.

BEYOND ABYSSAL
THINKING: HEXEREI
ALS EPISTEMOLOGIE

Wenn nur ein Teil dessen zutrifft, was Konzepten
und Praktiken von H E X E R E | nachgesagt wird,
dann umfasst diese einen Reichtum an sozialen,
technologischen, wissenschaftlichen und vielen
anderen Wissenssystemen. Es wéare nicht ibertrie-
ben zu behaupten, dass mit der Verbrennung einer

H E X E ein ganzer Wissenskdrper zerstort wird.
Auf der anderen Seite stellen aktuelle komplexe
technologische Konzepte, wie das bindre 0/1-Sys-
tem, das unsere Computersysteme kodiert, fir
viele eine Form fortgeschrittener Magie dar. Es ist
hier also entscheidend, abyssisches Denken und
epistemische Blindheit zu liberwinden, und andere
Wissensdkologien zu erforschen, wie Boaventura
de Sousa Santos es nennt. Dieses Kapitel wird also
Reflektionen beinhalten, die sichmit HEXERE |
als Wissensproduktion und -verbreitung ebenso
beschéftigen wie mit epistemologischen Systemen,
die zwischen sichtbaren Sterblichen und unsicht-
baren Unsterblichen verhandeln.In SAV VY
Contemporarys Versuch, eine Plattform fiir diverse
Epistemologien zu bilden, wird HE XERE | eine
weitere Perspektive der Untersuchung sein.

6 NEGOTIATIONS (CHAPTER

1-i; DUALALAND-PARIS) Installation
2015 Fir negotiations, chapter 1-i hat Em’kal
Eyongakpa eine fragmentarische Erzahlung kom-
poniert, die aus Gerduschen besteht, die in Paris
und Douala aufgenommen wurden - in informellen
Marktsituationen, auf Transportrouten mit Auszii-
gen aus Klanglandschaften aus der Natur oder an
Orten, an denen die Objekte dieser Aushandlun-
gen extrahiert wurden. Identitdten sind in diesen
Verhandlungsrdumen in standiger Mutation, da
das Uralte auf urbane Codes trifft. Die Dynamiken
dieser Orte spiegeln oft “maximalistische” urbane
Varianten ethnischer Musik wider; wie Bikutsi und
Assiko in Kamerun, Congotronics in der Demokra-
tischer Republik Kongo. In negotiations, chapter 1-i
spielt der Kiinstler mit Untertonen von Verhandlun-
gen und ,Kreolisierungen” dieser hoch politisierten
Raume. Er sucht nach einem Dialog zwischen den
intensiven Anthrophonien dieser Orte in und mit
dem ,white cube®.

EM’KAL EYONGAKPA b.1981in
Kamerun behandelt Erfahrenes und Unbekanntes,
ebenso wie kollektive Geschichten und generatio-
neniibergreifende Erinnerungen durch den rituellen
Einsatz von Wiederholung und Transformation.
Seine aktuellen Projekte beziehen sich unter an-
derem auf generationenibergreifende Erinnerung
(Epigenetik), Ethnobotanik, Ethnomykologie und
Kosmologien.Vergangene Ausstellungen umfassen
die Einzelausstellungen beats/bits of(f) sSPACE(s), A
Palazzo Gallery, Brescia; negotiations (chapter-i),
Kadist Art Foundation, Paris und [dis]placement,
IFC, Yaoundé, (2012). Eyongakpa war vertreten

in den Gruppenausstellungen All Of Us Have A
Sense Of Rhythm, DRAF, London; Giving Contours
to Shadows, SAVVY Contemporary & NBK, Berlin;



18th International Contemporary Art Festival Sesc_
Videobrasil, Sdo Paulo; Marker, Art Dubai (2013);
10th Dak’art Biennale (2012); SYNCHRONICITY I,
Tiwani Contemporary, London (2012) sowie 9th
Bamako Encounters (2011). Eyongakpa hat einen
M.Sc in Botanik und Okologie. Er war zu Kiinstler-
residenzen eingeladen in Paris (2015), Amsterdam
(2012-2014), Johannesburg und Kapstadt (2011).

7 ALL THAT IS SOLID 2014

Video 15.40 mins BLACK CODE/CODE
NOIR 2015 Video 20.50 mins All Thatis Solid
ist eine technografische Studie zu E-Recycling und
neokolonialem Bergbau, gefilmt im Elektronik-
schrottplatz Agbogbloshie in Accra und inillegalen
Goldminen in Ghana. Das Video erstellt eine mi-
se-en-abyme als Form der Kritik, um den kapitalis-
tischen Mythos der Immaterialitat der neuen Tech-
nologien zu brechen - und veranschaulicht somit
das mineralische Gewicht, mit dem die Cloud an
ihre irdische Herkunft geerdet ist. Black Code/Code
Noir vereinigt temporér und geographisch dispa-
rate Elemente zu einer kritischen Reflexion tiber
die Morde an Michael Brown und Kajieme Powell,
die von der Polizei 2014 in den USA veriibt wur-
den. Von einer archédologischen Seite betrachtet,
argumentiert der Film, dass hinter diesen Vorféallen
eine sedimentierte Geschichte der Sklaverei liegt,
erhalten durch die Black Code-Gesetze der Koloni-
en in den Amerikas. Diese Codes entwickelten sich
zu den Algorithmen, die Big Data liberwachen, was
zu einer nekropolitischen Kontrolle der Afroame-
rikaner*innen heute fihrt. Durch ein historisches
détournement schlagt der Film den animistischen
Ursprung der haitianischen Revolution als das erste
Hacking des Black Code vor und als vergangenes
Symbol zukiinftiger Hoffnung.

LOUIS HENDERSON b.1983in UK

ist ein Filmemacher, dessen Arbeiten die Ver-
bindungen zwischen Kolonialismus, Technologie,
Kapitalismus und Geschichte untersuchen. Er ist
Absolvent des London College of Communication
und Le Fresnoy - studio national des arts contem-
porains. Derzeit schlie3t er ein post-diplome in
experimenteller Kunst ab. Dabei versucht er, eine
archaelogische Methode in der filmischen Praxis

zu entwickeln, die animistischen Materialismus
widerspiegelt. Henderson hat seine Arbeiten an
Orten gezeigt wie dem Rotterdam International Film
Festival, CPH:DOX, New York Film Festival, Trans-
mediale, Kiev Biennial 2015, Centre Pompidou, Tate
Modern und Whitechapel Gallery. 2015 erhielt der
den Barbara Aronofsky Latham Award fiir Nach-
wuchs-Videokiinstler und er wurde ausgezeichnet
beim 53. Ann Arbor Film Festival sowie beim Euro-

pean Short Film Award - New Horizons International
Film Festival in Wroclaw.

8 SPELL FOR A FEW CROCODILE
TEARS 2016 Installation mit Objekten, Kerzen,
Steinen, Schadeln, Sound, Bambus, Federn, Bildern
und ausgestopften Tieren ,Dies ist mein Wunsch: /
Dass meine sterblichen Uberreste / nach meinem
Tode in Caracas verbleiben, / meiner Heimat“
(Simén Bolivars Testament) Simén Bolivar schrieb
sein Testament im Alter von 47 Jahren, einige Tage
bevor er am 17. Dezember 1830 in Santa Marta,
Kolumbien an Tuberkulose starb. Seine sterblichen
Uberreste wurden in der Kathedrale von Santa
Marta begraben und zwolf Jahre spater, Bolivars
Wunsch folgend, nach Caracas versetzt, wo ein
Mausoleum im nationalen Pantheon von Vene-
zuela erbaut wurde. 2008 richtete Hugo Chéavez
eine Kommission ein, die einer Theorie nachging,
nach der Bolivar Opfer eines Mordes mit Arsen
wurde. Am Freitag, den 16. Juli 2010 betrat nach
Mitternacht ein Team von fiinfzig Menschen das
nationale Pantheon in Caracas - darunter Soldaten,
Forensik-Spezialisten und Prasidentschaftstreue.
Zur Nationalhymne marschierend trugen sie Mas-
ken und weile Outfits, Astronauten-dhnliche An-
zlige. Das Skelett wurde auseinander genommen,
Teile wie Zahne und Knochenfragmente wurden zur
Analyse mitgenommen. Der Rest wurde in einen
neuen Sarg untergebracht. Ein verblifftes Land
betrachtete Bolivars Skelett. Auf Anordnung des
Prasidenten mussten alle TV-Kanéle in Venezuela
die Bilder von Chavez zeigen, sowie historische
Bilder von Bolivar und dem Skelett - mit der Natio-
nalhymne als Soundtrack fiir eine makabre Parodie:
Chéavez ist Bolivars Wiedergeburt. Man munkelt,
dass Chavez - in einem Moment politischer
Schwache - Bolivars Knochen und Staub benutz-
te, um sich einen Teil seiner Macht anzueignen.
Spell for a few crocodile tears ist selbst ein Ritual,

in dem Mythos, Sakrileg, Entweihung, Babalawos,
Politik, schwarze Magie, Brot und Spiele mitein-
ander verflochten sind. Ein prekdres Mausoleum
aus Objekten, Kerzen, Steinen, Schadeln, Sound,
Bambus, Federn, Bildern und ausgestopften Tieren.
Krokodilstranen sind eine falsche, unehrliche
Geflihlsregung, wie etwa geheuchelte Schmerztra-
nen. Das Satz entstammt einem alten Glauben,
demnach Krokodile Tranen vergieRen, wéhrend sie
ihre Beute verzehren.

MARCO MONTIEL-SOTO b.1976in
Venezuela studierte Photographie und Sounds
Studies (MA) an der Universitat der Kiinste Berlin.
Seine Arbeiten wurden in zahlreichen Ausstel-
lungen gezeigt wie beispielsweise im Museo de



Arte Contemporaneo del Zulia Maczul, Maracaibo;
Galeria Carmen Araujo, Caracas; 5th Marrakech
Biennale; Kunstraum Bethanien, Berlin 2014;
Galeria D21, Santiago de Chile 2013; Ars Electroni-
ca Festival, Linz 2012; Museum of Latin American
Art, Long Beach 2011. 2013 nahm er am Taller
Bloc-D21 Kiinstlerresidenz-Programme in Santiago
de Chile teil sowie 2015 am Residenzprogramm
Lamosa Permanencias in Cuenca, Spanien. Er wur-
den zur Teilnahme an verschiedenen Projekten des
Berliner Kiinstlerprogramm des DAAD eingeladen.

9 OJUELEGBA 4.0 2014-2016
Klanginstallation 9.21 mins Ojuelegba 4.0 ist
eine mehrkanalige Soundkomposition bestehend
aus Gerauschkulissen von Ojuelegba, einer der
geschaftigsten Busstationen und Verbindungs-
punkte in Lagos, wo Menschen, Gedanken und
Guter abwechseln im Strudel des taglichen Lebens
zirkulieren - ein Ort, dessen materielle Realitdt vom
kurzlebigen Zusammenlaufen von Interaktion ge-
prégt und belebt wird; ein Ort, der sich stéandig im
24-Stunden-Rhythmus auf- und wieder abgebaut.
Die strategische Position an Lagas’ Hauptkreuzung
ist die natirliche Folge von dem, was einmal eine
heilige Verehrungsstatte von Eshu, einer Yoru-
ba-Gottheit, war. Ojuelegba bedeutet ,Auge®, das
,Heiligtum® von Elegba, eine Opferstéatte, die Eshu
gewidmet ist, eine Yoruba-Gottheit und mytho-
logische Trickster-Figur, die die Nachrichten von
der irdischen Welt in die himmlische transportiert.
Ungeachtet der letztendlichen Umsiedlung des
Heiligtum wird Ojuelegba nach wie vor als Ort
angesehen, der den Geist von Eshu verkdrpert und
sich mit der Zeit ihren spielerischen Geist zu eigen

gemacht hat, in dem die Yoruba-Gottheit nachhallt.

Diese Audio-Arbeit kombiniert Feldaufnahmen der
Ojuelegba-Busstation und ihrer Umgebung mit
Ausziigen von Unterhaltungen der Danfo-Busfah-
rer und Schaffner, die sich tber unterschiedliche
Aspekte dieses Ortes unterhalten; seine Materi-
alitat, Spiritualitat und den alltédglichen Trubel.
Ojuelegba 4.0 entwickelt sich in eine Aufnahme von
unterschiedlichen Gerauschkulissen, die einander
liberlagern, hervorgehoben durch Echos und Hall,
um das jenseitige Chaos in die Ordnung eines
neunminiitigen Rahmens zu libersetzen, das die
akustische Intensitat dieses Ortes sowohl enthélt
als auch zum Ausdruck bringt. Die nicht-lineare
und polyrhythmische Form der Komposition ab-
sorbiert gelegentliche Zwischentone der Drum-
Samples von ,,Confusion®, Fela Kutis Stiick iber
Ojuelegba, was einen Mix aus vielfaltigem Sound
und Rhythmus schafft, eine angemessene Ode an
die komplexe Natur von Interaktion und Austausch,

von Menschen und Platzen in Ojuelegba.

EMEKA OGBOH b.1977in Nigeria ist
Absolvent des Fine and Applied Arts Department
an der University of Nigeria, Nsukka. Er arbeitet vor
allem mit Klangen und Video um die Verstandnisse
von Stadten als kosmopolitischen Raumen mit ih-
ren besonderen Wesensmerkmalen zu erkunden. In
seinem Werk beschéftigt er sich mit weit gefassten
Begriffen des Zuhorens und Horens. Er hat seine
Arbeiten gezeigt bei der 54. und der 56. Biennale in
Venedig; im Centre for Contemporary Art, Lagos,
11. Dak’Art Biennal, MassMoca Massachusetts,
Museum of Contemporary Arts Kiasma, Helsinki
und Rautenstrauch-Joest-Museum, KéIn. Ogboh
ist Mitbegriinder des Video Art Network Lagos und
war 2014 Gast des Berliner Kiinstlerprogramms
des DAAD. 2015 gewann er den Wettbewerb um
die Auftragsarbeit fiir das Peace and Security Buil-
ding der Zentrale der Afrikanischen Union in Addis
Abeba, Athiopien.

10 UMKHANDO WESIZWE NGE-
QHAWEKAZI (BUILDING A
QUEENS NATION) 2016 Performative
installation YAA ASANTEWA 2016

Tinte auf Baumwolllappen 100x100cm M O -
DJADJI 2016 Tinte auf Baumwolllappen
100x100cm Die Arbeit dreht sich um die Theorie
der Regenkoniginnen der Balobedu: Dzungundi-

ni verlieR Siid-Simbabwe, um nach Sudafrika zu
gehen, nachdem sie von ihrem Bruder geschwan-
gert wurde - ein ,Verbrechen’, das mit dem Tod
bestraft wurde. Sie floh angeblich mit mehreren
Regenzaubern, sodass ihre Nachkommen und
Gefolgsleute dort gedeihen wiirden, wo sie sich
niederlieBen. Die Kiinstlerin beschaftigt sich mit
mehreren Linien von kriegerischen Koniginnen und
deren Verbindung zu traditioneller Medizin, umuthi.
Gesellschaften, die nicht an die Herrschaft durch
Frauen gewdhnt sind, versuchen diese oft umzu-
deuten, indem sie einzelne Frauen im Stil der ,Ama-
zonen’ maskulinisieren. Die Kiinstlerin beschéftigt
sich derzeit mit allen afrikanischen Kriegskoni-
ginnen und inwiefern sie entweder als extrem
oder mystifiziert, verwestlicht oder vermannlicht
dargestellt werden. Siwani betrachtet dies aus der
Perspektive von iZangoma aus, was eng verbunden
ist mit dem mythischen Element der Kéniginnen,
die uMkhando benutzen. uMkhando ist ein Puder,
das von traditionellen Heilern und von iZangoma
benutzt wird. Es wird zum Schutz, zur Heilung, Vor-
bereitung, Reinigung und zur Erlangung von Gliick
angewendet. Afrikanische Kriegerinnen haben
Stadte und faszinierende Gesellschaften aufge-
baut, sie haben erobert und beschiitzt, vergleichbar



mit den Anwendungen von uMkhando. Siwani zeigt
eine Videoprojektion mit Ausziigen von ,Tod einer
Konigin‘, einer Serie Giber Modjadji sowie Auszi-
gen aus alten afrikanischen Stadten, die zerstort
wurden. Sie installiert Kronen, wie sie die Kénigin-
nen trugen, die eine grofRe Krone formen und aus
uMkhando gefertigt sind. Die Performance findet in
der Krone statt, mit Reichsapfel und einem Zepter
aus Glas und uMkhando. In Reichsapfel und Zepter
befinden sich Skulpturen der Kéniginnen und einer
unentdeckten afrikanischen Stadt.
BUHLEBEZWE SIWANI wuchsin
Johannesburg auf, hat aber aufgrund der noman-
dischen Natur ihrer Erziehung auch am Ostkap
sowie in KwaZulu Natal gelebt. Siwani arbeitet
hauptsachlich mit Performances und Installationen,
in welche sie gelegentlich Ausschnitte aus Photo-
und Videoarbeiten einbezieht. Dabei nehmen die
Photographien und Videos den Platz ihres physisch
abwesenden Korpers ein. Siwani schloss 2011

ihren BAFA (Hons) an der Wits School of Arts in
Johannesburg und 2015 ihren MFA an der Michealis
School of Fine Arts ab. Sie stellte bisher aus in den
Michaelis Galleries, sowie im Alexandra Township
(in Kollaboration mit APEX Art New York City) sowie
in der Stevenson Gallery in Kapstadt. 2015 war sie
als Artist in Residence in Zirich. Ihre Arbeiten sind
in der Spier Private Collection sowie in weiteren
privaten Sammlungen vertreten.

11 VIGIL 2007 Video installation 3.45
mins Videoprojektion Vigil beginnt mit der Re-
gung einer unterirdischen Prasenz, die sich ihren
Weg durch die Erdschichten bis an die Oberflache
grabt. Ihre Absicht scheint zu sein, die Ausbreitung
einer groRen Spanne der Geschichte des siidlichen
Afrikas zu bezeugen. Der Zugang, den sie 6ffnet,
fungiert als Véaris standig wechselnde Linse und ist
gerahmt von einer Kartenmacher-Kartusche, die
neben ihrer Funktion als Verschénerung Uberwa-
chungskameras enthélt, die wiederum ihre eigenen
wachsamen Vigilien enthalten. Durch dieses Portal
sehen wir eine kreisende Landschaft aus Telegra-
fenmasten, Pfeilern, einem Riesenrad, Werbean-
zeigen entlang des Highways... Material, das Vari
drehte, wahrend sie im 6stlichen Johannesburg
auf und ab fuhr, vorbei an Shopping-Zentren und
Grubenhalden. Diese Dammerungsszene ist von
einer anderen Uberlagert: ein Zusammentreffen ,in
einem von Baumen eingerahmten Hiigel®, wie Vari
sagt, “von all denen Menschen, die in mehr oder
weniger wichtiger Weise diese Region gepragt
haben, wie wir sie kennen, sei es auf Erlass oder

zu FuB.“ Dieses sind reale oder imaginare Cha-
raktere, aus Legenden oder aus der Geschichte

entnommen, darunter Entdecker, Oberhaupter,
Koniginnen, Attentater, Visionare...Wir sind ein-
geladen, deren Interaktionen zu imaginieren. Wir
sind angehalten, selbst auszuprobieren und die
unterirdischen Prasenz als eine der Protagonisten
zu ermitteln: vielleicht die rothaarige Affen-Frau,
die eine Laterne trégt oder ihre aufgekratzten
verfuhrerischen Konsorten. Tempo und Tonlage
dieses Austausches werden immer frenetischer bis
die Zeit in sich zusammenbricht und wir in einen
Strudel gesogen werden. In diesem schwarzen
Loch befinden sich gepunktete Lichter, wie Sterne,
die eine Ausbreitung von Raum und Zeit suggerie-
ren, mit der verglichen, das AusmaR der menschli-
chen Geschichte nichtig erscheint. (Sophie Perryer,
Published in the catalogue Afterlife [Cape Town:
Michael Stevenson, 2007], p. 46)

MINNETTE VARI b.1968 in Siidafrika
erhielt 1997 ihren MFA von der Universitat in
Pretoria und hat bisher mit den unterschiedlichsten
Medien gearbeitet: von Tuschezeichungung und
Gemalden bis hin zu Video- und Klanginstallati-
onen, denen sie oftmals performative Elemente

in nachbearbeiteten Medien und historischem
Dokumentationsmaterial hinzufiigt. Ihre Arbeiten
spliren den Themen Identitdt, Mythologie, Wandel,
Politik, Trauma und Geschichte nach. Vari hat an
Gruppenaustellungen teilgenommen, wie beispiels-
weise der 1997 Johannesburg Biennale, der 49.
und 52. Biennale in Venedig, der 5. Seoul Interna-
tional Media Art Biennale sowie der 10. Biennale

in Havana. 2014/2015 war ihre Arbeit Teil von Die
Gottliche Komdédie. Himmel, Hélle, Fegefeuer aus
Sicht afrikanischer Gegenwartskiinstler, ausge-
stellt im MMK Frankfurt, SCAD Savannah und dem
Smithsonian Museum for African Art, Washington.
lhre aktuellsten Elnzelausstellungen waren Songs of
Excavation in der Goodman Gallery Johannesburg
und Of Darkness and of Light in der Standard Bank
Gallery Johannesburg.

NA WHO GI YOU
FOR NYONGO? UBER
ZOMBIFIZIERUNGS -
OKONOMIEN

Dieses Kapitel spielt mit Uberlegungen zu den
vielen Erscheinungsformenvon HE XE R E | aus
6konomischem Blickwinkel und es betrachtet

die Interpretationvon HE X E R E | innerhalb
des kapitalistischen 6konomischen Modells. Der
Prozess der Zombifizierung, also der Akt einen



Menschen fiir 6konomischen Gewinn zu opfern

wie bei Ekong (Douala), Nyongo (Bakweri), Shipoko
(Mosambik), Obasinjom (Banyangi) etc., kann
verglichen werden mit Marx’ Uberlegungen zur
Entfremdung. Lohnarbeit gilt als Entfremdung
vom Leben, da man nicht arbeitet um zu leben,
sondern um Mittel zum (Uber-)Leben zu erhalten.
Das heil3t, Lohnarbeit ist oftmals eine Form der
Entfremdung, da Lohnarbeitende ihre Arbeitskraft
verkaufen, um ihren Lebensunterhalt zu verdienen,
wahrend die Kapitalisten den Arbeitsprozess und
das Produkt der Arbeit besitzen. Dies gilt ebenso
fiir die Konzepte und Praktiken von Ekong, Nyongo,
Shipoko oder Obasinjom, die ausgel6st wurden mit
Beginn des kapitalistischen Systems, im Zeitalter
der Sklaverei als européische Schiffe die Kiisten
des afrikanischen Kontinents auf der Suche nach
Sklaven durchkreuzten. Dieses Kapitel denkt nach
liber die Verbindungen zwischen Kapitalismus und
‘Hexerei’ sowie deren Nachkommen.

12 ATIS REZISTANS isteinKunst-
kollektiv aus Port-au-Prince/Haiti, das von den
beiden Bildhauern Jean-Hérard Celeur and André
Eugéne ins Leben gerufen wurde. In kraftvollen
skulpturalen Collagen aus Motortrimmern, TV-Ge-
réten, Radkappen und Geriimpel verwandeln die
Kinstler*innen des Kollektivs den Schrott einer im
Scheitern begriffenen Wirtschaft in verzerrte und
gleichsam kiihne und radikale Skulpturen. lhre Ar-
beiten beziehen sich auf ein geteiltes afrikanisches
und haitianisches kulturelles Erbe, sie vereint ein
dystopischer Science Fiction-Blick auf die Zukunft
und der Glaube an den positiven transformativen
Akt der Assemblage. Alle zwei Jahre organisieren
sie die Ghetto Biennale als Einladung an westliche
und nicht-westliche Kiinstler*innen, nach Haiti zu
kommen, um vor Ort Arbeiten zu produzieren.

12A BAWON KRIMINEL 2016

Non li ¢ bawon kriminél li se loa ki tré mechan
depiw bezwen jistis lap bawoul mw te fél jis poum
montre kisa ki mawon an e materyél mw itilize yo
se bwa kawoutchou metal bol se tout materyel sa
yo ki edem reyalize bawon kriminél la mési  (Es ist
ein ,bawon kriminél“, es ist ein Loa sehr fies, wenn
du Gerechtigkeit brauchst, kann er sie dir geben.
Es hab ihn nur gemacht, um zu zeigen was ,,bawon®
ist die Materialien, die ich benutzt habe sind Holz,
Reifen, Metall und andere Sachen das ist alles, was
mir geholfen hat, ,bawon kriminél“ zu realisieren
[Text: Guerly Laurent])

GUERLY LAURENT b.1983 gehort

zur haitianischen Kiinstlergruppe The Rezistans.

Er began 2006, Skulpturen und Assemblagen aus

recycelten Materialien herzustellen. Seine Arbeiten
sind von den Geschichten des Vodou beeinflusst.
Die Themen seiner Werke beziehen sich haufig
auf Spielarten von Transformation und des Bosen.
Guerly hat viele Ausstellungen gezeigt und war

in die Ghetto Biennale involviert. 2015 hat er mit
anderen Rezistans-Kinstlern am Trance Museum
»,Vodou Art and Culture of Haiti“ in Berlin mitge-
wirkt.

12B THE MUSEUM OF TRANCE
Installation 2016 Im westlichen System
hyperkapitalistischen Konsums, wissenschaft-
licher Unfehlbarkeit und kultureller Hegemonie
werden Ubernatirliche Praktiken, Magie und die
Suche nach einem héheren Bewusstseinszustand
entweder marginalisiert oder auf wochenendli-
che Exzesse ausgelagert. The Museum of Trance
sammelt und zeigt Objekte, Sound oder Bilder
ber die Geschichte der deutschen Trance-Musik
der 1990er Jahre und ihre Art, eine imaginierte,
aus popkulturellen Beziigen geformte Spiritualitat
wiederzubeleben. Da sie nicht imstande war, der
Logik kapitalistischer Ausbeutung zu entgehen,
wurde die Trance-Kultur zu einem 6konomischen
Faktor der Musikindustrie. Im Dezember 2015
reiste The Museum of Trance nach Port-au-Prince
(Haiti), um seine Sammlung zu prasentieren und
die Gemeinsamkeiten und Unterschiede sowie

die zu erreichenden Bewusstseinsstadien zwi-
schen haitianischem Vodou und Trance-Musik
auszuloten. The Museum of Trance wurde wahrend
der 4. Ghetto-Biennale eroffnet, Gastgeber war
Atis Rezistans. Guerly Laurent, Mitglied von Atis
Rezistans, ibernahm eine ausschlaggebende Rolle
im Entstehungsprozess von The Museum of Trance.
Seine Skulpturen und die benutzten Materialien er-
lauben nicht nur einen intimen Einblick in den Ent-
stehungsprozess von Atis Rezistans’ Kunstwerken,
sie stehen dariiber hinaus fiir die Schwierigkeiten
haitianischer Kiinstler, selbst die Wahrnehmung
ihrer Kunst zu beeinflussen. Denn die européi-
schen Grenzbeschrankungen verhindern Besuche
haitianischer Staatsbiirger*innen verhindern. (Text:
Clemens Villinger)

BASTIAN HAGEDORN b.1984in
Flensburg entdeckte schon im Kindesalter seine
Leidenschaft fiir das Schlagzeug. Von Jugend an
hat ihn extreme Musik stets gepragt. Er interes-
siert sich dafiir, neue Sounds zu entwickeln und
dabei die Grenzen dessen zu weiten, was das Ohr
erwartet. Er arbeitet zunehmend an Gruppensin-
stallationen, in denen seine Kompositionserfah-
rungen mit seinem Hintergrund als Sozialarbeiter
verschmelzen. Dezeit spielt er in einer Black Metal
Band, einer freien Improvisationsgruppe und einer



Acid Rave Formation.

HENRIKE NAUMANN b.1984 in Zwickau
wuchs in Ostdeutschland auf, wo sie den Rechtsex-
tremismus der 1990er als dominante Jugendkultur
erlebte. In ihrer Arbeit spiirt sie den Urspriingen von
Rechtsterrorismus in Deutschland und der heutigen
breiten Akzeptanz rassistischer Ideen nach. In ihren
immersiven Installlationen kombiniert sie Video
und Sound mit szenografischen Rdumen. In ihren
neuesten Arbeiten hat sie ihren Fokus erweitert auf
die globale Konnektivitadt von Rap-Kultur und die
Umkehrung von kulturellem Othering.

13 KOLWEZI 2012 Fotografische Serie
70cmx105cm, 70cmx188cm & 70cmx202cm

Die Stadte im sudlichen Katanga, eine der reichs-
ten Gegenden in Afrika und 6konomisches Herz
des Kongos, haben sich um Kupfer- und Kobalt-
minen gebildet. Das Verhéltnis zwischen der
Bergbauindustrie und der Bevdlkerung ahnelt fast
der Beziehung zwischen Eltern und Kind. In den
letzten zehn Jahren hat Baloji die Erinnerungen,
Hoffnungen und Vorstellungen dieser Kinder des
Bergbaus eingefangen. 2006 fanden die ersten de-
mokratischen Wahlen im Kongo statt. Im gleichen
Jahr lieR eine starke Nachfrage nach Kupfer und
Kobalt verzeichnen. Mehrere internationale Inves-
toren dréngen nach Katanga. Unter ihnen China,
das verspricht, die kongolesische Infrastruktur zu
restaurieren, als Entschadigung fiir die Ausbeu-
tung von Katangas Bodenschéatzen. Im Anschluss
an die Memory-Serie (2004-2006) iber Gécami-
nes, das staatliche Bergbauunternehmen, hat der
Kiinstler seit 2009 den Kleinbergbau in Kolweti

in Katanga dokumentiert. Diese Art des Bergbaus
tauchte nach Gécamines’ Zusammenbruch auf,
wurde vom Staat subventioniert und erwies sich als
lebenswichtig fiir viele Kongolesen. Aufgrund von
okonomischer und territorialer Instabilitat leben die
Bergarbeiter in aus Planen gefertigten Armutsied-
lungen in der Nahe der Minen. Diese Lebensrdume
und ,Minen” sind temporarer Natur - sie kdnnen,
sobald Vertrage zwischen dem Staat und Inves-
toren geschlossen werden, von heute auf morgen
zum Eigentum von Industriellen werden. Die Berg-
arbeiter sind stdndig Opfer von Einstlirzen, dies
stoppt aber keinesfalls die Jagd nach dem Gold.
Den Kiinstler haben oft die chinesischen Poster in
den Armutsiedlungen verbliifft, die Bars, Hotels,
H&user und Friseursalons dekorieren. Diese Poster
zeigen grofRe westliche oder asiatische Stadte -
eine Art Kongo von morgen. Aus diesem Grund
integriert der Kiinstler diese Poster in seine Arbeit,
wie eine utopische Verlangerung der Zukunft -
dem Kleinbergbau, dem Export von Bodenschétzen

und der kontinuierlichen Verdrangung der Bevélke-
rung entsprungen.

SAMMY BALOJI b.1978in der Demokra-
tischen Republik Kongo studierte Informations-
sowie Kommunikationswissenschaften an der
Universitat Lubumbashi. Nachdem er als Comic-
zeichner gearbeitet hatte, begann er in Frankreich
Photographie und Film zu studieren. Baloji stellt
unterschiedliche photographische Realitaten
nebeneinander und vereint dabei Vergangenes

und Gegenwaértiges ebenso wie Reales und Ideales.
Dadurch gelingt es ihm, eklatante kulturelle und
historische Spannungen zu beleuchten. Baloji hatte
Soloausstellungen u.a. im Musée du Quai Branly in
Paris; Royal Museum for Central Africa in Tervuren;
MMK in Frankfurt; Smithsonian National Museum
of African Art in Washington D.C; Museum for
African Art, New York; Foundation Cartier pour I'Art
Contemporain, Paris. Dariiber hinaus waren seine
Arbeiten bei der 13. Biennale in Lyon sowie bei der
56. Biennale in Venedig vertreten. Baloji wurde
ausgezeichnet mit dem Prix Afrique en Creation,
dem Prix pour 'Image bei den African Photography
Encounters in Bamako, Mali (2007); dem Prince
Claus Award (2008) und 2014 in der Rolex Mentor
und Protégé Arts Initiative.

14 TERRA NOVA AFRIKA #3¥EMN 2016
Mixed media auf Velum 220cmx220cm Jean-Ul-
rick Désert kreiirt flir The Incantation of the
Disquieting Muse eine Arbeit, die einer Karte mit
dem Titelblatt Terra Nova Afrikee % JEilll Ahnelt. Der
Kinstler skizziert den afrikanischen Kontinent, auf-
geteilt wie er einst war, in neun Mixed-Media Pa-
nels, so, als wiirden sie von China, vom Osten aus
betrachtet werden. An das allgegenwaértige Mond-
tor des expansiven Vermogens erinnernd, um-
schmeichelt das sanft blaue Muster der Ozeane die
vielen Landschaften, ihre Flisse, Berge und Vélker
der im Antiquar-Stil gehaltenen Karte. Der Kiinstler
prasentiert diese Arbeit als grof3en, nicht fassbaren
Talisman, in dem mehrere Traditionen auf subtile
Weise miteinander spielen, wie die sechs kaskadi-
schen magischen Beschwoérungen der daoistischen
Mystik und Zauberei, oder den Bruch der Magie
durch das fragmentierte Muster, wie im Konigreich
Kuba zu beobachten. Kiinstlerische Strategien
werden eingesetzt, wie das sichtbare Schillern des
Pergaments, um die Intersektionalitat auszuschop-
fen, die bei den kulturellen Praktiken der Magie
vorkommt, wie die gespiegelten Augen der Nkisi
Nkondi (Kongo) und die achteckigen Bagua Fengs-
hui- Spiegel (China). Die Gesamtheit der Karte des
fragilen Papierspiegels kann hier als spirituelles Tor
fungieren. Déserts Arbeiten représentieren oft das



Bekannte und Kartographie tragt auch eine lange
Tradition mit sich, die verrat oder verbirgt, befreit
oder einschréankt, abhdngig davon, was sie wahlt,
sichtbar oder unsichtbar zu machen.
JEAN-ULRICK DESERT b.1965 in Haiti
ist ein Konzeptkiinstler und bildender Kiinstler. Er
studierte an der Cooper-Union und der Columbia
University in New York. Seine Praxis der Visualisie-
rung von offensichtlicher Unsichtbarkeit” umfasst
traditionelle Ikonographien und historische Meta-
phern, um so konstruierte Konzepte von Rasse, Ge-
schlecht und Sexualitat aufzubrechen. Désert hat an
zahlreichen Orten ausgestellt, darunter im Brooklyn
Museum, dem Contemporary Arts Museum of Hous-
ton, Studio Museum of Harlem, im Walker Art Center,
Le Grand Palais in Frankreich, Neue Gesellschaft fir
Bildende Kunst in Deutschland. Er hat wurde ausge-
zeichnet u.a. durch den Lower Manhattan Cultural
Council, Villa Waldberta, Kulturstiftung des Bundes
sowie Cité des Arts. Désert hat an verschiedenen
Universitaten gelehrt: in den Vereinigten Staaten
(Princeton, Yale), Deutschland (Humboldt-Universi-
tat zu Berlin) und Frankreich (Ecole supérieure des
Beaux-Arts, Paris). Désert ist zudem Berater und
Lehrbeauftragter am Trans Art Institute, New York.

15 WITCHES” CONFERENCE

2015 Outdoor installation Verstehen kommt von
Wissen. Und Wissen ist das krasse Gegenteil von
Ignoranz. Interessanterweise neigt der Unwissen-
de, in einem aufgeschreckten Netz aus Kompli-
kationen, dazu, Haufen epileptischen Pulsierens

zu weben; beharrlich hackend, bockend und die
Schierstoffe des Widerstands rollenentfiihrend, fir
diejenigen, die nicht verstehen; und oder vehement
gegen das kdmpfen, das droht, die mentale Kraft-
losigkeit, systematische Muster logischen Verhal-
tens, verkiimmertes Denken und um sich Schlagen
bloRzustellen; ebenso wie Massen an ferngesteu-
erten Paradigmen von Unverrorenheit...Hier kommt
der Kommt alle-Weckruf. Wir sagen ,Kommt,“ ihr
Kleingeistigen, ihr Leergeistigen, ihr kleinen Aufse-
her ... Kommt ihr auch, ihr betrunkenen Affen und
Heuchler und Parasiten; die ihr bisher ein zanki-
sches Anhangsel im Adjektiv unserer verbissenen
Agenda gebildet habt. Und auf diesem Podium von
synoptischen Katalysen, vergesst nicht zu schnup-
fen, zu erréten und euch zu schamen. Und natirlich
zu beschimpfen und Schuld zuzuweisen. Sie haben
uns Hexen und Zauberer genannt. Und wir haben
sie Otu’nanya afu Uzo genannt, alle, natirlich, in
faustballender, lippenbeiRender Vergeltungsra-
serei. Und in dieser Katapultierung schwingender
Zige und St6Re ,we never carry last’. Mogen da
Rot- oder Griinhaarige kommen, oder lange und

kurze und keine Haare. Hinken und Springen...
...bis wir dir das Fliegen beibringen... Wir sind die
Hexerei. Die Einheimischen nennen uns WINCHI.
,Ofeke’ denkt, wir sind Abrakadabra/Wir sehen
deine Nacktheit, sogar im Dunkeln./Leg Dich nicht
mit uns an! (thejunkmanfromafrika 2016)

DIL HUMPHREY-UMEZULIKE

b. 1960 in Nigeria besser bekannt als Dilomp-
rizulike ist ein Kiinstler, dessen Praxis Skulptur,
Performance und Malerei umfasst. Er studierte
Kunst an der University of Nigeria, Nsukka, Nigeria
und hat einen MFA von der University of Dundee,
Scotland. Als ,,Junkman from Africa® ist er fiir sein
Junkyard Museum of Awkward Things in Lagos
bekannt. Seine Skulpturen und Installationen sind
aus geborgenen Abfallmaterialien gefertigt und
beschéftigen sich mit der ,Entfremdung der afrika-
nischen Bevdlkerung in ihrer eigenen Gesellschaft®.
In seinen Arbeiten geht es nicht um Neuerfindung
oder um ,Wiederbelebung, Wiederherstellung,
Transformation®. Seine Arbeiten wurden internati-
onal ausgestellt, unter anderem im Goethe-Institut
Lagos, bei der 7. Dak’Art Biennale, in der Ausstel-
lung ,Africa Remix“ in der Londoner Hayward Gal-
lery oder im Kunstverein Bayreuth. Darliber hinaus
performte er u.a. am Institute of African American
Affairs, NYU, im Victoria and Albert Museum, im
Museum Kunst Palast - Diisseldorf, Centre de Cul-
tura Contemporania de Barcelona.

WE SEE AM FO WATA:
UBER SUPRA-
REALITATEN UND
SOZIOPOLITIKEN

Anekdoten, Mythen und andere Erzéhlungen

von HEXEREI sindinvielen Gesellschaften
omniprasent - besonders in Afrika. Seien es die
politischen Eliten bestimmter Ldnder, Familienbe-
ziehungen, Heilungsaussichten, Machtbeziehungen
oder anderweitig; sei es in der Art wie eine Gesell-
schaft gebildet, geleitet und beschiitzt wird; sei

es in literarischen, filmischen oder folkloristischen
Ausdrucksweisen - all diese parallelen Realita-

ten die unter dem Sammelbegriff HEXERE |
firmieren, bilden das Riickgrat der soziopolitischen
Strukturen. Dies bildet sich ab in kulturellen Aus-
driicken des alltadglichen Lebens: we see am fo wata
(Haben wir im Wasser gesehen) ist eine géngige
Antwort auf die Frage: Woher weit du das denn?
Woher hast du deine Informationen? Es nimmt die
Méglichkeit an, etwas zu wissen, das jenseits des
Bereichs der Vernunft agiert, existiert und zum



Ausdruck kommt. Es bedeutet, in den Abgrund des
Unbekannten zu blicken, um Antworten auf Fragen
zu finden, die erst noch gestellt werden missen.

16 THE BAD GUYS AND THE
GOOD GUYS, (THE RESTELESS
LANDSCAPE SERIES) 2010-2016
Serie von 10 monochromen Siebdrucken

The Bad Guys and The Good Guys esteht aus einer
Serie von 10 monochromen Siebdrucken, die ein
Narrativ um den Einfluss des Kalten Krieges auf
Afrika nachverfolgen. Der Titel der Arbeit und

die Untertitel auf den Drucken entstammen der
Dokumentation Cold War Stories, die 1997 von
dem CNN-Griinder Ted Turner produziert wurde.

In einem der Kapitel der Dokumentation berichten
prominente Personen aus Politik und Militar aus
den USA und der damaligen Sowjetunion, sowie
aus anderen Landern wie Kuba und Sitdafrika, von
ihrer Beteiligung im langen Biirgerkrieg in Angola.
Der perverse Versuch, die geheime und unheilvolle
Einmischung der internationalen Gemeinschaft im
Angola-Konflikt zu verheimlichen, spielt den Biir-
gerkrieg in Angola zu einem bloRen ,Stammeskon-
flikt“ herunter. Der Kiinstler benutzt Elemente der
mindlichen Tradition (eine Maske der Tchokwe),
um einen Symbiose mit einem vermeintlich berir-
dischen Wesen einzugehen. Dieses Wesen wird zu
einer Art fremder Erzahler dieses tragischen Kapi-
tels in der modernen afrikanischen Geschichte. Ein
Wesen aus der lokalen traditionellen Ikonographie,
die die schmerzlichen Folgen des Krieges lberleb-
te, aber von einer fremden Macht angesteckt - von
high technology und science ficton - auf grausame
und kalte Weise liber das Schicksal der Menschen
in dieser Gegend entscheidet, eine Gegend, die
von den Supermachten als entlegen innerhalb der
globalen Strategie betrachtet wird.

KILUANJI KIA HENDA b.1979in Angola
ist Fotograf und bildender Kiinstler. Seine kiinstle-
rische Praxis umfasst Fotografie, Performance und
Video und befasst sich vornehmlich mit dem (kolo-
nialen) Erbe der Vergangenheit und den Wahrneh-
mungsmodi von Postkolonialismus und Modernis-
mus in Angola. In jlingster Zeit waren seine Arbeiten
zu sehen im New Museum, New York; bei der 11.
Dak’Art Senega; First Bergen Triennial, Norwegen;
im Museo Tamayo, Mexico City; Arnolfini, Bristol
(2012), Centro de Arte Dos de Mayo (CA2M), Madrid
(2011); Neue Gesellschaft fiir bildende Kunst, Berlin
(2011). 2012 gewann er den National Award for Cul-
ture and the Arts des Ministerium fiir Kultur Angolas.

17 WITCHES OF DAHOMEY 1-6
2016 Mixed media on polyester mesh A Woman

Speaks Poem by Audre Lorde Moon marked and
touched by sun/my magic is unwritten / but when
the sea turns back/ it will leave my shape behind./|
seek no favor/untouched by blood/unrelenting as
the curse of love/ permanent as my errors/or my
pride /| do not mix/love with pity/nor hate with
scorn/and if you would know me/look into the
entrails of Uranus/where the restless oceans pound.
| do not dwell/ within my birth nor my divini-
ties/who am ageless and half-grown/and still
seeking / my sisters /witches in Dahomey/wear me
inside their coiled cloths/as our mother did / mour-
ning./ | have been woman/for a long time/ beware
my smile/| am treacherous with old magic/and
the noon's new fury/ with all your wide futu-
res/promised/l am/woman/and not white.
PATRICIA KAERSENHOUT b.1966
in den Niederlanden ist bildende Kiinstlerin,
Aktivistin und Womanist. Als Tochter surinami-
scher Eltern erkundet sie in ihren Arbeiten ihre
surinamische Herkunft in Bezug auf ihre Erziehung
in einer westeuropdaischen Kultur. Im politischen
Fokus ihres Werks befasst sich mit Fragen zu den
Bewegungen der Afrikanische Diaspora und deren
Verhaltnis zu Feminismus, Sexualitat, Rassismus
und zur Geschichte der Sklaverei. Kaersenhout
stellte bisher aus unter anderem im Tropen Mu-
seum in Amsterdam, in der Galerie Saanaa in Ut-
recht, beim Trinidad and Tobago Filmfestival und
im CCCADI in New York. Ihre Arbeiten wurden in
Gruppenausstellungen gezeigt, wie beispielsweise
Possession in Kopenhagen; 11. Dakar Biennale;
Manumission in Rotterdam; Residu in der Kunsthal
in Den Helder. 2013 war sie Artist-in-residence

bei Kulturfabbriken sowie Danish Artworkshops in
Kopenhagen.

18 BURUBURU 2016 Inseinen Arbei-
ten taucht Heréclito in die reichen Beziehungen
zwischen Afrika und Brasilien und untersucht dabei
die politischen, sozialen und kulturellen Verbindun-
gen zwischen beiden mit besonderem Fokus auf
die Geschichte der Sklaverei und afrobrasilianische
Religionen, und das von einem privilegierten Aus-
gangspunkt: Salvador, Bahia, die afrobrasilianische
Hauptstadt, in der er lebt. In seiner Arbeit hat er
sich wiederholt mit den Orisha-Geistern beschéf-
tigt, die Erscheinungsformen von Gottheiten sind,
die urspriinglich aus der Yoruba Religion kommen.
Dabei betrachtet er, wir deren Codes durch Essen
konstruiert und in der Sprache komponiert werden.
Buruburu bedeutet Popcorn im afrobrasilianischen
Dialekt. Im Candomblé ist Popcorn mit Obaluaé,
dem Orisha fiir Krankheit und Heilung, verbun-
den. Popcorn ist die Blume von Obaluaé. Das Bad



ist eine Quelle fiir Energie, die Kérper und Seele
griindlich reinigt. Die 2-stiindige Performance ist
eine Art Popcornbad in der Menge. Das Reini-
gungsritual besteht darin, dass Popcorn in die
eingeladenen Menschenmenge geworfen wird.
AYRSON HERACLITO b.1968in Bra-
silien ist bildender Kiinstler und Kurator. Seine
Arbeiten bewegen sich zwischen Installation,
Performance, Photographie und Videokunst und
beschéftigen sich meist mit Elementen afrobra-
silianischer Kultur. 2015 war fiir den Novo Banco
Photo Award in Portugal nominiert. Unter ande-
rem nahm er teil an den 10. Bamako Encounters
sowie an den Gruppenausstellungen A nova mao
afro-brasileira im Museu Afro Brasil in Sdo Paulo;
Afro-Brazilian Contemporary Art, Europalia Brazil,
und der Trienal de Luanda. Seine Arbeiten sind in
den permamenten Sammlungen des Museum der
Weltkulturen Frankfurt vertreten sowie im Museum
de Arte de Rio, im Museum of Modern Art of Bahia
and bei Videobrasil. Heraclito war Chefkurator der
3. Biennael in Bahia und erhielt die Residenzaus-
zeichnung Sesc_Videobrasil. Als einer von acht
brasilianischen Kiinstlern war er eingeladen, am
Projekt Oito Performances (2015) teilzunehmen,
das von Marina Abramovic, Lynsey Peisinger und
Paula Garcia kuratiert wurde.

19 RE-EDUCATION 2016 Performan-
ce Inder Performance Re-education, beschreibt
die Kiinstlerin, auf einer alten Schulbank sitzend,
einen alten Mythos afrikanischen Ursprungs auf ein
ebenfalls sehr altes Buch. Abstammung bedeutet
fiir sie eine Identitat aufzubauen und Identitat ist
Teil der Konstruktion von dem, was wir sind. Indem
sie zu ihren Kindheitserinnerungen zurlickkehrt,

in der die Damonisierung afrikanischer Kulturen
sehr présent war, einer Indoktrinierung gleich,
findet sie alte Bilder, die in dieser Arbeit auf der
Suche nach Transformation aktiviert werden. Eine
alte Lehre, die einst fiir wahr gehalten wurde, wird
hinterfragt, revidiert oder gar verlernt. Diese Arbeit
sucht nach neuen Bedeutungen, neuen Wértern,
neuen Geschichten, die der Kiinstlerin erlauben,
ihre Herkunft neu zu entdecken, eine Herkunft, die
ignoriert, verleugnet und verfalscht wurde.
PRISCILA REZENDE b.1985inBrasilien
lebt und arbeitet in Belo Horizonte. Sie schloss ihr
Studium der Bildenden Kiinste mit einem Schwer-
punkt auf Fotografie und Keramik an der Guig-
nard-UEMG in Belo Horizonte ab. Ausgehend von
ihren eigenen Erfahrungen erkundet sie in ihrem
Werk die auferlegten Grenzen, Diskriminierungen
und Stereotypisierungen von schwarzen Frauen in
der heutigen brasilianischen Gesellschaft. Rezendes

Arbeiten wurden bei zahlreichen Ausstellungen
gezeigt wie beispielsweise Perplexed Performances
an der Escola Guignard in Belo Horizonte; Perfor-
mance Exhibition am Memorial Minas Gerais Vale in
Belo Horizonte; Another Presence am Pampulha Art
Museum in Belo Horizonte; Limit Zero in der Rabieh
Gallery in Sdo Paulo; Performance Balance am BDMG
Cultural in Belo Horizonte; Strong Root Project am
MAES in Victoria und De|generadas?in Sdo Paulo

20 CA VA WAKA 2015 Serievon
schwarz-weiller Fotografien Unter den alten Prak-
tiken und Glaubenssatzen, die sich neu erfunden
und an die Anforderungen der modernen Welt an-
gepasst haben, ist Nyongo: eine Form von Hexerei,
mithilfe derer eine Person dominiert und gar ver-
sklavt werden kann, um sozialen oder wirtschaft-
lichen Aufstieg sicherzustellen. Migrationsfliisse,
die ihren Ursprung in den entlegensten Dorfern in
Afrika haben, werden in diesem Zusammenhang
von vielen Familien als Vektoren genutzt. Durch
ekong oder nyongo unterwerfen sie ihre Kinder und
zwingen sie ins Exil. Befangen sind sie gezwungen,
Europa zu erreichen, Geld zu verdienen und fiir den
Unterhalt ihrer zurlickgelassenen Familien aufzu-
kommen. Die Serie ,ca va waka“ untersucht das
Schicksal derer, die es nicht geschafft haben, sich
und ihnen diesen Traum zu erflillen, derjenigen,
die Europa nicht erreicht haben und in nordafrika-
nischen Stadten eine geisterhafte Existenz fiihren.
Sie leben in einer prekédren und zerbrechlichen
Welt und sehen keine Mdglichkeit der Riickkehr,
aus Angst, Selbstaufopferung oder Altruismus,
denn sie sind nach wie vor fiir ihre Familien zu-
hause verantwortlich. Ob echte Besitznahme oder
psychologische Konditionierung, das Nyongo-Op-
fer bleibt die unerschopfliche Quelle aus der die
Migranten die notige Entschlossenheit schopfen,
um ihr Schicksal zu akzeptieren.

NASSIM ROUCHICHE b.1977in Algiers
ist ein Fotograf. Nach Absolvierung seines tech-
nischen Studiums machte er einen Abschluss in
Bauingenieurwesen bevor er sich der Kunst zu
widmen begann. Im Marz 2015 nahm er an einem
Workshop mit dem franzdésisch-algerischen Foto-
grafen Bruno Boudjelal teil, aus dem die Foto-Reihe
»,Ca va waka“ hervorging. Die Schwarz-WeiR-Serie
ist ein Reflexion lber die prekaren Lebensbedin-
gungen von illegalen Einwanderern in Algerien
sowie Uber ihren Alltag und ihre gesellschaftliche
Unsichtbarkeit. Seine Arbeiten wurden ausgestellt
im Rahmen von Rencontres de Bamako - Biennale
Africaine de la Photographie, Mali (2015), Photo
Kathmandu, Nepal (2015) und Photomed, Sanary-
sur-Mer, Frankreich (2015).
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04.06.-07.08.2016 AUSSTELLUNG
Do-So 14:00-19:00
Eingang Plantagenstralle 31 13347 Berlin

09.06.-12.06.2016 INVOKATIONEN
Eingang GerichtstralBe 35 13347 Berlin

LANGKONZEPT

www.S AV V Y -contemporary.com

THE INCANTATION OF THE DISQUIETING MUSE istTeildes AFRICAN FUTURES -Projekts, das vom Goethe-
Institut initiiert wurde. Gefordert wird es vom Goethe-Institut sowie vom TURN Fund der Kulturstiftung des Bundes. Wie mégen afrikanische
Zukiinfte aussehen? Wie malen sich Kiinstler*innen und Wissenschaftler*innen die Zukunft aus? Welche Formen und Erzdhlungen des Science
Fiction haben afrikanische Kiinstler*innen entwickelt? Wer generiert Wissen ber Afrika? Welche sind die verschiedenen Sprachen, mit denen
wir Uber Afrikas politisches, technologisches und kulturelles Morgen sprechen? Diese waren einige der Fragen, die beim Festival AFRICAN
FUTURE S gestellt wurden. Drei gleichzeitige Festivals in Johannesburg, Lagos und Nairobi im Oktober 2015 erkundeten die Zukunft, in
dem sie den potentiellen Narrationen und kiinstlerischen Ausdruckweisen in Literatur, Bildender Kunst, Performance, Musik, Film und anderen
digitalen Formaten folgten. 2016 wird AFRICAN FUTURES inBerlininKollaboration mit SAV VY Contemporary fortgesetzt.
goethe.de/africanfutures

SAV VY Contemporary: The Laboratory of Form-Ideas is a multidisciplinary, non-profit art space that aims to foster epistemological diversity.
We take up the challenge of investigatingthe THRESH O LD betweenthe WE ST andthe NON-W E ST by challenging this binary
and critically reflecting on discourses around WESTERN artand NON-WESTERN art. Being conscious of Berlin’s history and geo-
graphy of power, one of our focal points is it to deliberate and experiment on issues of conviviality and hospitality. So far we have realized

this through a kaleidoscope of formats, disciplines and thoughts in numerous art exhibitions, performances, film screenings, lectures, concerts,
readings, talks, dances and by putting up an archive on German colonial history, a performance arts documentation centre, an open library,
aresidency program for curators, writers and artists, as well as educational projects with schools. Our neighbourhood's history and socio-politi-
cal status quo, first in Neukélln and now in Wedding, provide a fertile soil for the reflections and discourses of the project which reaches out

not only to the art affine but also to the non-art affine.

SAV VY Contemporaryist Elena Agudio Aouefa Amoussouvi Brian Bailey Lynhan Balatbat Nathalie Mba Bikoro Juan Blanco
Annabelle Chirac Kiemie Noella Dewah Cécile Friih Anna Jager Saskia Kébschall Heidrun Mezger Bonaventure Soh Bejeng Ndikung
Elena Quintarelli Marleen Schréder Lema Sikod Elsa Westreicher

Design Elsa Westreicher Partner DINAMO Foundry Fonts Grow (abcdinamo.com) Neutral (carvalho-bernau.com)
S AV VY Contemporary e.V. Amtsgericht Charlottenburg (Berlin) AZ: VR 31133 B GerichtstraRe 35 13347 Berlin Offen Do-So 14:00-19:00



