


Der Ausgangspunkt meiner Arbeit ist das Alltagliche. Ich greife
gezielt auf Objekte zurlck, die uns im taglichen Leben umgeben,
die wir nutzen, beriihren oder unbewusst konsumieren. Diese
Gegenstande sind fur mich keine neutralen Requisiten; sie sind
Speicher von Gewohnheiten und Normen. Indem ich sie aus
ihrem vertrauten Kreislauf reiBe und materiell bearbeite, ricken
Themen in das Bewusstsein, die im Alltag oft unsichtbar bleiben.
Es ist ein Spiel mit der Wiedererkennung: Das Vertraute wird zum
Medium einer kritischen Befragung.

Wenn ich nach Materialien suche, achte ich auf Dinge, denen
man ihr Vorleben ansieht, sei es durch Abnutzung, Schichtungen
oder den natiirlichen Verfall. Ich nehme, was da ist: Uberbleibsel
aus der Industrie oder organische Fundsticke. Fur mich ist
dieses Material kein passives Zeug, das ich fur meine Zwecke
verbiege. Ich sehe es eher als Gegenuber mit eigenem Willen.
Ich lasse die Dinge einfach mal machen und far sich selbst
sprechen, statt alles perfekt glattzuziehen. So entstehen
Arbeiten, die eine ganz eigene, klare Prasenz entwickeln und das
Alltagliche in eine neue, konzentrierte Form Gberfuhren.

Ich frage mich: Wie tief sitzt die Normierung in unseren Gliedern?
Und wie kdnnen wir durch klnstlerische Setzungen Raume
schaffen, in denen diese Normen ins Wanken geraten?

Mir ist wichtig, dass meine Arbeit nicht nur im Kopf stattfindet
oder in der Theorie stecken bleibt. Ich will, dass die Sachen im
Raum eine echte Wirkung haben und die Leute direkt korperlich
ansprechen. Es geht mir um das, was jetzt gerade passiert, ganz
ohne Ausreden oder verkopfte Vergleiche. Am Ende suche ich
nach einer Klarheit, die das Schwierige aushélt, ohne alles sofort
kaputtzuerklaren.
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MENSCH

2026

Werkserie von 5 Skulpturen.
Skulptur, Holz-Gliederpuppe.
Hohe von 12 - 22 cm, Breite 5 cm

In meiner Werkserie Mensch arbeite ich mit Gliederpuppen aus
Holz, wie soe Uberlichwerise als neutrale Hilfsmittel zum Zeichen
des menschlichen Kdrpers verwendet werden.

Mir geht es nicht darum, Abweichungen zu markieren oder
Unterschiede hervorzuheben. Die Figuren werden nicht als

Ausnahme gezeigt, sondern als selbstverstandliche Erscheinung.

Sie stehen einfach da , nicht symbolisch iberhéht, nicht
kommentiert. Der Mensch erscheint in dieser Serie nicht als
funktionales Ideal, sondern als gegebene Realitat:
unterschiedlich gepréagt.

Die Gliederpuppen verlieren durch meine Eingriffe ihre
ursprungliche Funktion als normiertes Modell und werden zu
individuellen Figuren. Mensch versteht Verletzung, Behinderung
und psychische Pragung nicht als Sonderfall, sondern als Teil
menschlicher Existenz.

Mensch ist Mensch.

Installationsansicht, Studio, Berlin 2026



ALBTRAUM

2025

Werkserie von 8 Wandobjekten.
Kellerlampe, Spieluhr, diverse Spielzeuge.
Hohe von 23 - 82 cm, Breite von 12 - 27 cm

In meiner achtteiligen Werkserie Albtraum untersuche ich die
Bruchstellen zwischen kindlicher Geborgenheit und technischer
Nuchternheit. Jede Arbeit folgt einer strengen, fast klinischen
Versuchsanordnung: Eine handelsubliche Kellerleuchte bildet das
Skelett, jedoch ohne schitzendes Glas, ohne Leuchtmittel, ihrer
eigentlichen Funktion beraubt. Diese bewusste Deplatzierung
des Alltagsgegenstands transformiert die Lampe von einem
bloBen Gebrauchsartikel in eine skulpturale Hulle, die von einer
abwesenden Aufklarung zeugt.

An die Stelle des versprochenen Lichts tritt das Fragmentierte.
Ich verbaue anonyme Fundstlcke aus der Spielzeugwelt,
entkoppelt von ihrer urspringlichen Geschichte, direkt in die
Fassungen und kombiniere sie mit dem Mechanismus einer
Spieluhr. Diese materiellen Hybride machen die physische
Distanz zur eigenen Kindheit splrbar und betonen die Briiche
innerhalb kollektiver Erinnerungskonstruktionen. Wéhrend die
Serie einem kohéarenten formalen Aufbau folgt, widmet sich jedes
der acht Werke einer individuellen thematischen Setzung, die
durch die Wahl der spezifischen Spielzeugfragmente definiert
wird.

Erst durch die physische Interaktion des Publikums: Ein gezielter
Zug am unteren Ende der Skulptur, wird die vertraute Melodie
eines Schlaflieds in den Raum entlassen. Dieser Akt des
Auslosens ist ambivalent: Er I0st eine unmittelbare emotionale
Reaktion aus, fordert aber gleichzeitig eine Konfrontation mit der
kargen, beinahe gewaltvollen Asthetik des Tragerobjekts. Es
entsteht ein Spannungsfeld zwischen dieser harten, funktionalen
Logik und der fragilen Aufladung der Fundsticke. Das Werk wird
s0 zum Resonanzraum fur eine Form der Erinnerung, die ins
Unheimliche kippt, einem Ort, an dem die Grenze zwischen dem
Schitzenden und dem Bedrohlichen im Nachhall der Spieluhr
verschwimmt.

Videolink Werk #4: hitps://tinyurl.com/33ycyady

Installationsansicht, Studio, Berlin 2025


https://tinyurl.com/33ycya3v

Werk #1 Werk #2
Werk #4
70 x 27 x 18 cm 33 x27x18 cm 44 x 26 x 15 cm



PROGRAMMWAHL

2025

Wandobjekt, Satelittenschiissel, Holzkreuze, Kleiderhaken.
95 x59 x 54 cm

In der Entstehungsphase meines Wandobjekts, unmittelbar vor
der Bundestagswahl 2025, wurde die Satellitenschiussel fir mich
zu einem fast schon prahistorischen, aber dennoch hochgradig
aufgeladenen Symbol: Sie steht fur den Empfang, fir das Filtern
von Informationen und die neuronale Vernetzung einer
Gesellschaft. Doch was passiert, wenn die Signale umschlagen?

Die Kreuze mit Haken, die ich in das Objekt eingearbeitet habe,
sind eine direkte Antwort auf den spurbaren Rechtsruck in der
aktuellen Politik. Sie markieren einen schmerzhaften
Wendepunkt.

Was mich dabei jedoch am meisten umgetrieben hat, ist die
Frage der Sichtbarkeit. In einem begleitenden Experiment habe
ich das Hakenkreuz-Motiv bei gangigen Bildersuchen und LLMs
wie ChatGPT hochgeladen. Das Ergebnis ist so entlarvend wie
beéangstigend: Keine der Kls erkannte das Symbol in seiner
politischen Dimension. Stattdessen wurde es als harmloser
Gebrauchsgegenstand, etwa als Kleiderbugel identifiziert.

Diese digitale Blindheit ist flr mich mehr als ein technischer
Fehler. Sie ist eine Metapher flr eine Gesellschaft, die das
Offensichtliche nicht mehr benennen kann oder will. In meiner
Arbeit konfrontiere ich die physische Prasenz dieses Zeichens
mit seiner algorithmischen Verharmlosung. Es geht um die Liucke
zwischen dem, was wir sehen, und dem, was die Systeme uns
spiegeln. Das Wandobjekt fungiert hier als Stérsender: Es holt
die verdrangte Symbolik aus der digitalen Camouflage zurtlick in
den physischen Raum, wo sie nicht langer weggeklickt oder
harmlos umgedeutet werden kann.

Installationsansicht, Studio, Berlin 2025



4 Plus holen x

Was ist das?

Sieht aus wie eine einfache Wand- oder Deckenaufhingung - im Prinzip ein Kreuz aus Holz mit vier
Metallhaken.

Funktional gelesen: ein Mehrfach-Haken, z.B. zum Aufhangen von Kleidung, Taschen, Pflanzen,
Werkzeug oder ahnlichem.

Formal gelesen: sehr minimalistisch, fast schon objekthaft - erinnert ein bisschen an ein Readymade
oder ein stilles Kreuz-Motiv.

Je nach Kontext kdnnte es sein:

» ganz banal: selbstgebauter Garderobenhaken
* oder bewusst reduziert: Kunstobjekt [ skulpturale Arbeit mit Alltagsmaterialien

Wenn du magst, sag mir, wo du es gesehen hast (Wohnung, Ausstellung, Atelier) — das kippt die
Bedeutung ziemlich stark.

@6 LPET -

+ Stelle irgendeine Frage

ChatGPT kann Fehler machen. Uberpriife wichtige Informationen. Siehe Cookie-Voreinstellungen.

Screenshot, 2025, ChatGPT Anfrage "Was ist das?"



KLAU-CLAUS

2024

Wandobjekt, Stoffmaske, Tischrahmen, Nothammer.
115x43 x17 cm

In meiner Auseinandersetzung mit dieser Arbeit fasziniert mich
vor allem die verstérende Ambivalenz der Maskierung. Auf den
ersten Blick begegnen wir einer roten Stoffmaske mit weiBem
Bommel, ein visuelles Signal, das unmittelbar die behagliche
Semantik des Weihnachtsfestes aufruft. Doch diese
Gemutlichkeit kippt innerhalb von Sekunden: Durch ihre
zugespitzte Form evoziert die Maske eine religidse, fast
fanatische Strenge. Sie erinnert an die Kapuzen der
BuBprozessionen oder an die Uniformen des Terrors und
transformiert das Fest-Requisit in ein Werkzeug ritualisierten
Wahnsinns.

Ich verstehe die Rahmung durch das Holz eines Tisches als
bewusste Verortung im hauslichen Raum. Das Interieur wird hier
zur Buhne einer Ideologie; das Private ist langst nicht mehr
neutral. Besonders pragnant erscheint mir der rote Nothammer,
der unterhalb des Rahmens platziert ist. Er fungiert als
konzeptioneller Ankerpunkt und als Werkzeug der Disruption: Er
bricht die weihnachtliche Inszenierung physisch wie
metaphorisch auf. Er stellt die dringliche Frage nach dem
Ausbruch aus einem System, das zwischen kommerziellem
Kalkdl und religiosem Kult oszilliert.

Far mich ist dieses Werk keine bloBe lllustration von Kritik,
sondern eine materielle Intervention. Es nutzt die vertrauten
Texturen des ,Festes der Liebe®, um sie als Maskerade
machtvoller Strukturen zu entlarven. Hier treffen Kitsch und
Glaube auf den harten Entschluss, mit der Inszenierung endgtiltig
Zu brechen.

Installationsansicht, Studio, Berlin 2024



PRESENT

2024

Wandobjekt, Kuchenkerzen.
30 x30cm

In meinem Werk PRESENT untersuche ich die Schnittstelle von
ritueller Feierlichkeit und industrieller Uberproduktion. Drei
Ziffernkerzen, originalverpackt und zur Zahl 666 formiert, werden
hier zum Ausgangspunkt einer Untersuchung Uber die
Mechanismen des zeitgendssischen Konsums. Es geht mir
darum, die subtile, fast spielerische Verfuhrung durch globale
Konzerne zu veranschaulichen, die unsere privaten Feste
zunehmend in Materialschlachten verwandeln und uns
suggerieren, dass Freude Uber die Akkumulation von unndtigem
Zubehor definierbar sei.

Indem ich diese omniprésenten Artefakte moderner
Selbstinszenierung in ihrer ungedffneten Originalverpackung
belasse, unterstreiche ich ihren Status als reine, unberihrte Ware.
Eingefasst in der Strenge eines weiBen, quadratischen Rahmens,
werden die Objekte ihrem funktionalen Kontext, dem Verbrennen
und dem rituellen Vergehen entzogen. Das Versprechen der Party
wird buchstablich eingefroren. Es entsteht eine bewusste
Spannung zwischen der bunten, fast naiven Materialitat des
Objekts und der disteren Konnotation der Ziffernfolge. Die Zahl
666 fungiert dabei nicht als religidses Mahnmal, sondern als
ironische Chiffre fur ein System, das sich im Exzess verliert, bis
nur noch die Hulle, die Ware und das parodistische Mehr Ubrig
bleiben.

Installationsansicht, Studio, Berlin 2024
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WWW

2024

Skulptur, Aluminium-Behalter, modifizierte Industriegrafik.
30 x 54 x 30 cm

In dieser Arbeit geht es um die rastlose Suche nach digitalen
Reizen, jenes fllichtige Verlangen nach dem nachsten Kiick, in
eine physische Form zu Ubersetzen. Ich habe dafir einen
30-Liter-Aluminiumbehalter zweckentfremdet, ihn umetikettiert
und symbolisch mit Dopamin gefullt. Damit wird das Immaterielle
plétzlich bleiern schwer.

Das Objekt fungiert als industrielles Depot flir unsere Sehnsichte.
Wahrend das Etikett das Internet als Inhaltsstoff dekonstruiert,
markiert ein Gefahrenaufkleber den digitalen Raum als toxische
Zone. Es geht mir um die Materialisierung einer Abhangigkeit:
Was als flichtiger Impuls im Hirn beginnt, manifestiert sich hier
als potenziell gefahrliches Gut in einem kihlen, metallischen
Korper. Ich lade dazu ein, die chemische Architektur unseres
Online-Verhaltens nicht nur zu verstehen, sondern ihr als Objekt
gegenuberzutreten.

Ausstellungsansicht, "NOCH NICHT"
Notagallery, Berlin, 2024
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ECHO

2024

Leopard-1 Panzer Patronenhiilse, Jagdhorn.
96 x 15 x 15 cm

Ich habe eine Leopard-1-Hulse mit einem Jagdhorn verbunden.
Ein Hybrid aus militarischer Entladung und ritueller Signalgebung.
Jetzt steht das Objekt im Raum und fordert eine neue Lesart ein:
Der Ruf zur Jagd wird zur potenziellen Selbstgeféhrdung.

Die Analogie, die ich hier ziehe, ist die der toxischen
Kommunikation. Hassrede funktioniert oft wie ein Schuss ins
Ungewisse, doch in dieser Arbeit wird die Warnung konkret: Pass
auf, was du ausrufst. Die Wucht des Kommentars kann sich
wenden.

Mir ist wichtig, diesen Resonanzraum zwischen dem ,Ich“ und
dem ,Wir“ zu markieren. Das Objekt mahnt eine 6kologische Form
des Miteinanders an, einen Respekt, der nicht nur moralisch
gemeint ist, sondern als Schutzmechanismus vor der eigenen
Aggression fungiert, die als Echo zu uns zurtuckkehrt.

Ausstellungsansicht, "Schéneberger Art"
Haus am Kleistpark, Berlin, 2024







SHITSTORM

2024

Skulptur, Réhrenfernseher, Abfluss-Pémpel.
44 x 35 x 80 cm

Ich prasentiere hier einen Réhrenfernseher, der durch eine
minimale, aber physisch eindringliche Geste umgedeutet wird: Ein
modifizierter Saugnapf, ein ,Pémpel“ haftet direkt auf der
Bildflache. Seine Gebrauchsspuren deuten auf eine repetitive, fast
schon gewaltsame Einwirkung hin. Auf dem Bildschirm selbst ist
kein Programm zu sehen, sondern lediglich das elektronische
Grundrauschen. In dieser Konstellation wird das Rauschen zur
Metapher fir jene unkontrollierten elektronische Entladungen, die
wir als ,Shitstorm“ kennen. Das Werk macht die Schnittstelle
zwischen physischem Korper, veralteter Medientechnologie und
der toxischen Materialitdt moderner Kommunikation greifbar.

Videolink:

Installationsansicht, Studio, Berlin 2024


https://tinyurl.com/4k25aa6w
https://tinyurl.com/4k25aa6w
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2023 mucs

Wandinstallation, Metallzaun, Plakate, Mixed Media.
150x 200 cm

Als ich die Einladung zur Gruppenausstellung Berlainshow von
raeume.art zum Thema Kunstliche Intelligenz erhielt, war mir
schnell klar: Ich will KI nicht einfach nur als neues, schickes
Werkzeug benutzen, um damit Bilder zu machen. Wéahrend viele
die Technologie nutzen, um neue Welten zu generieren, treibt
mich eine grundlegendere Frage um: Was macht diese Intelligenz
eigentlich mit uns? Wie veréandert sie unser Menschsein, unsere
Kdérper und unser Zusammenleben?

In meiner Recherche habe ich mich weniger mit Algorithmen als
vielmehr mit unserer gesellschaftlichen Herangehensweise
beschéaftigt, mit der Art und Weise, wie wir uns dieser Technologie
ausliefern. Wir stehen an der Schwelle zu einer Zukunft, in der KI
nicht mehr nur ein Tool ist, sondern ein Umfeld, dem wir uns kaum
noch entziehen kdnnen.

Ich habe mich deshalb flr eine analoge Wandinstallation
entschieden, deren zentrales Element ein Zaun ist. An der Wand
befestigt, verliert der Zaun seine rein absperrende Funktion und
wird zum Ort fur eine kritische Auseinandersetzung mit der
digitalen Welt. Bestiickt mit Schildern, Plakaten und Statements,
entwirft die Arbeit ein Szenario der nahen Zukunft: einen Ort der
Trauer.

Es ist eine Asthetik des Gedenkens, wie wir sie von Orten nach
schlimmen, gewaltsamen Ereignissen kennen, ein stilles Mahnmal
aus Botschaften und einfachen Zeichen. In diesem Blick aus der
Zukunft markiert der Einzug der Kl einen tiefen Einschnitt, eine
fast schon traumatische Veranderung unserer bisherigen ldentitat.

An dieser Wand schaffe ich einen Raum der Besinnung, um
innezuhalten. Ich frage: Was haben wir in der Zukunft bereits
verloren, wenn die Maschine tbernimmt? Die Installation 1&dt dazu
ein, die Kl nicht einfach als Fortschritt zu feiern, sondern als ein
Ereignis zu begreifen, das uns als Menschen zutiefst
herausfordert und uns zum Nachdenken und Trauern zwingt.

Ausstellungsansicht, "Berlainshow"
raeume.art Berlin, 2023
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LULLABY

2023

Rauminstallation, Krankenhausbett, Urinflasche mit
Beleuchtung, rotierender Triangelgriff,

Spieluhr: Frédéric Chopin — Trauermarsch (Dauerschleife)
115x43 x17 cm

In der Zeit, als mein Vater im Sterben lag und ich ihn parallel dazu
betreute, erhielt ich die Einladung zur Gruppenausstellung in der
Notagallery. Das Thema lautete , Time is running out®. Dieser Titel
war far mich kein abstraktes Motto, er war meine Realitét.

Das Krankenhausbett als Installation ist daher viel mehr als nur ein
Werk; es ist die unmittelbare Transformation meines Zustands in
dieser Zeit.

Das gesamte Objekt macht den Kreislauf des Lebens physisch
greifbar: Die Architektur des Krankenhausbettes wird mit den
Symbolen des Anfangs verschrankt. Der Stoffhimmel, den man
eigentlich von einem Babybettchen kennt, Gberspannt das
Krankenhausbett. Am FuBende hangt eine Urinflasche, die mit
dem Sauger einer Babyflasche verschlossen ist, im Inneren brennt
ein Licht. Hier flieBen Beginn und Ende physisch ineinander. Die
absolute Hilflosigkeit, mit der wir ins Leben starten, ist dieselbe,
mit der wir es oft wieder verlassen.

Diesen Zustand der Ohnmacht wollte ich greifbar machen. Da ist
dieser Handgriff, an einer Spieluhr befestigt, der sich unaufhérlich
um sich selbst dreht, wahrend Chopins , Trauermarschin
Dauerschleife lauft. Das ist fir mich das Bild unserer Realitat:

Wir haben unsere Gesundheit und unser Leben nicht immer in der
Hand, egal wie sehr wir uns bemuhen. Der sich drehende Griff
zeigt genau den Moment, in dem die Kontrolle aufhért. Es geht um
das Unvermeidliche und darum, irgendwann loszulassen, wenn die
Zeit nicht mehr geradeaus lauft, sondern einfach endet.

Ich konnte meinem Vater die Arbeit noch an seinem Sterbebett
zeigen. Dieser Moment bleibt als der eigentlich vollendete
Kreislauf in der Arbeit zurick.

Videolink:

Ausstellungsansicht, "TIME IS RUNNING OUT"
Notagallery, Berlin, 2023



https://tinyurl.com/mr43y7r4




TRUST

2023

Wandobijekt, Einkaufskorb, Rattenfalle, Plastikgurke.
41 x 45 x 27 cm

Meine Arbeit zeigt eine Plastikgurke in einer Rattenfalle, die an
einem Einkaufskorb befestigt ist. Ich nutze diese radikale
Zusammenfuhrung, um die Mechanismen der
Lebensmittelindustrie zu befragen: Wo wird die Grenze zwischen
Erndhrung und Verflihrung gezogen? Wo schnappt die Falle der
industriellen Optimierung zu? Mir geht es um die bewusste
Tauschung der Konsument:innen, um Inhaltsstoffe, die hinter
kryptischen Bezeichnungen verschwiegen, und Oberflachen, die
durch genetische oder chemische Eingriffe kiinstlich geschént
werden. Die Plastikgurke fungiert hier als Platzhalter fur eine
entfremdete Natur, die nur noch als makelloses Produkt existieren
darf.

Der Einkaufskorb wird hier vom alltaglichen Vehikel des Konsums
zum Kéfig eines manipulierten Objekts. In der starren Materialitat
des Metallgeflechts und der brutalen, sprungbereiten Mechanik
der Falle manifestiert sich ein tiefes Misstrauen gegenuber einem
globalen System, das Frische simuliert, wahrend es die eigentliche
Substanz der Nahrung korrumpiert.

Es ist eine plastische Warnung vor der Passivitat des Greifens.
Ein Mahnmal, das die vermeintliche Unschuld des taglichen
Einkaufs bricht und die oft unsichtbare Gewalt hinter unseren
hochgradig technisierten Nahrungsketten spurbar macht. Die
Arbeit verharrt in diesem Moment des Zuschnappens und zwingt
uns dazu, die Konsequenzen unserer eigenen Bequemlichkeit und
die versteckten Kosten der industriellen Perfektion neu zu
bewerten.

Ausstellungsansicht, "X-Artist"
Prachtsaal, Berlin, 2023
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2023

2023

Skulptur, Kunststoffarm, Strick.
62 x 20 x 20 cm

In meiner Arbeit lasse ich einen schwarzen Kunststoffarm aus
einer dunklen Pfltze nach einem Strick greifen. Was im ersten
Moment wie eine rettende Geste anmutet, entpuppt sich bei
naherer Betrachtung als ein absurdes Theater der Ohnmacht: Der
Griff nach dem Strick ist keine Rettung, sondern die Perversion
eines Auswegs. Mich interessiert die existenzielle Verzweiflung
dieser Bewegungen, ein Moment, in dem die Hilfe zur Falle wird
und den Untergang lediglich verzogert. Es ist ein Zustand des
qualvollen Dazwischens, ein Aufschub des Endes, der im
Augenblick des Greifens erstarrt. Keine Rettung, nur ein
hinausgezogerter Abschied.

Ausstellungsansicht, "ambivalent"
Notagallery, Berlin, 2023




CIRCLE

2023

Rauminstallation, Einkaufswagen, Plastiksacke, Sicherheitskameras.
260 x 70 x 130 cm

In meiner Rauminstallation steht ein gewohnlicher Einkaufswagen
im Zentrum, ein Objekt, das wir als Vehikel des Konsums und der
Versorgung kennen, das hier jedoch zur Lastenbahre wird. Er ist
bis zum Rand mit weien Sacken gefiillt, die sich hochstapeln und
in ihrer anonymen Formlosigkeit sowohl an Baumaterial als auch
an Korperlichkeit erinnern. Es ist eine fragile Architektur des
Provisorischen.

Um dieses Objekt herum habe ich ein System aus
Sicherheitskameras installiert. Sie bilden eine technologische
Peripherie, die jedoch nicht passiv bleibt. Sobald man sich der
Installation ndhert, reagieren sie. Sie folgen den Bewegungen der
Betrachter:innen, drehen sich, fixieren den Blick.

Mich interessiert hier die Verschiebung der Machtverhéltnisse: Das
Objekt im Wagen, vielleicht ein privater Besitz, vielleicht ein
kollektiver Rest, scheint geschutzt zu werden, doch die Kameras
erzeugen gleichzeitig eine Barriere der Uberwachung. Wer
betrachtet hier wen? In dem Moment, in dem man versucht, das
Material und seine Textur zu begreifen, wird man selbst zum
Datenpunkt im System.

Es geht mir um diesen Schwellenraum zwischen Intimitat und
Kontrolle. Die weiBen Sacke bleiben stumm, beinahe geisterhaft in
ihrer Neutralitat, wahrend die Mechanik der Kameras eine
aggressive Préasenz entfaltet. Ich mdchte die Besuchenden dazu
zwingen, sich zu ihrer eigenen Position im Raum zu verhalten: Bin
ich Zeuge einer prekaren Situation oder werde ich bereits als
potenzieller Stérfaktor markiert? Die Installation wird so zu einem
Feedback-Loop aus Neugier, Distanz und der standigen
Ruckkoppelung durch den technischen Blick.

Videolink:

Ausstellungsansicht, "ambivalent"
Notagallery, Berlin, 2023



https://tinyurl.com/2v6kkudy

DIGITAL VOID

2022

Ortsspezifische Videoinstallation, Leinwand, Riickprojektion,
Videoschleife (00:12), Klingel, Musikbox, Klingelschid.
200 x 100 cm

Mit meiner ortsspezifischen Installation arbeite ich bewusst gegen
die Architektur: Anstatt den Raum zu bespielen, versperre ich ihn.
Eine groBformatige, eigens konstruierte Leinwand fungiert hier als
physische Barriere, die den Zugang verwehrt und den Blick
kanalisiert. Diese Geste spiegelt die Logik digitaler Profile wieder,
wie bei einem Social-Media-Account sehen wir eine Person in
ihrem Tun, bleiben aber von der Realitat hinter der Fassade isoliert.
Es entsteht eine Diskrepanz zwischen dem, was wir zu wissen
glauben, und dem, was tatséachlich geschieht. Wer vor dem
projizierten Auge steht, bleibt im Ungewissen darlber, was sich
zeitgleich im realen Raum dahinter abspielt. Es ist jener Zustand
der Entkoppelung, den wir erleben, wenn wir auf unsere Endgerate
starren: Die unmittelbare Umgebung verschwindet hinter der
medialen Oberflache.

Das projizierte Auge verkorpert dabei die Intimitat der Beobachtung;
es fixiert die Betrachtenden und erzeugt eine Nahe, die fast
unangenehm wirkt. Den entscheidenden Bruch markiert jedoch eine
von mir installierte Turklingel. Wer sie betatigt, wird nicht
empfangen, sondern I6st einen gellenden Schrei Gber Lautsprecher
aus. Dieser akustische Uberfall ist mein Kommentar zur
permanenten Aufmerksamkeitsbkonomie. Liken, Teilen,
Kommentieren, der Schrei ist die radikale Antwort auf eine
Uberforderung, die im Digitalen oft lautlos bleibt, hier aber den
physischen Raum und den eigenen Kdrper unmittelbar erschttert.
Es ist der Moment, in dem das stédndige Rauschen einfach zu viel
wird.

Videolink:

Ausstellungsansicht, "Departure - Berlin Art Week"
raeume.art Berlin, 2022



https://tinyurl.com/3cnremnr




