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Reconstructing Reality
Fotografie in einer postfaktischen Ara

8. Mai bis 8. Juni 2025

Uber die Ausstellung

Von Simon Santschi, Leiter Europaische
Kunstakademie Trier

Die internationale Ausstellung im Rahmen des
Europidischen Monats der Fotografie Luxemburg
widmet sich dem Spannungsfeld zwischen Wahrheit,
Authentizitdt und Manipulation im fotografischen
Bild. Unter dem Titel ,Reconstructing Reality — Foto-
grafie in einer postfaktischen Ara“ prisentiert die
Kunsthalle Trier aufstrebende und etablierte Kiinst-
lerinnen und Kiinstler, die sich kritisch mit der
Konstruktion und Dekonstruktion von Wirklichkeit
auseinandersetzen.

Die Ausstellung untersucht, wie Fotografie als Me-
dium zur Wahrnehmungssteuerung eingesetzt wird
und welche Rolle sie in einer Zeit spielt, in der die
Grenzen zwischen Fakt und Fiktion zunehmend ver-
schwimmen. Die priasentierten Werke hinterfragen
die Glaubwiirdigkeit visueller Informationen und
thematisieren die Manipulierbarkeit von Bildern als
zentrale Herausforderung der digitalen Gegenwart.
Dabei kommen sowohl analoge als auch digitale Ver-
fahren zum Einsatz, die die Méglichkeiten und Gren-
zen des fotografischen Mediums ausloten.

Die Ausstellung versammelt Arbeiten von Sissel
Annett, Marc Josef Baruth, Matthias Grund, Lisa
Hoffmann, Sonja Irouschek, Lia Meret Lehm-
kuhl, Eva Rosenstiel, Valerie Schmidt, Stefanie
Schroeder und einer Performance von Paul Pape.
Ihre Werke zeigen unterschiedliche kiinstlerische
Strategien, um Realitdtskonstruktionen zu hinter-
fragen: Wihrend einige Positionen auf dokumentari-
sche Verfahren setzen, experimentieren andere mit
digitalen Eingriffen oder inszenierten Bildwelten.
Die Bandbreite reicht von subtilen Manipulationen
einer Kiinstlichen Intelligenz bis hin zu offensichtli-
chen Dekonstruktionen fotografischer Wirklichkeit
durch Malerei.

D

Durch installative Elemente erweitert die Kunsthalle
Trier die klassische Ausstellungspraxis und schafft
einen Reflexionsraum, in dem das Publikum die Me-
chanismen der Bilderzeugung erleben kann. So regt
,Reconstructing Reality” zur kritischen Auseinan-
dersetzung mit der Macht der Bilder an und sensi-
bilisiert fiir die Konstruktion von Realitét in einer
zunehmend von Bildern gepriagten Welt.

Vordere Halle

Eva Rosenstiel
1

Place (weiss) 2020, Ol auf Fotografie (Leinwand),
130 x 260 cm

2

Place d’Aligre (ecta), 2020, Ol auf Fotografie
(Leinwand), 140 x 380 cm

Eva Rosenstiels Werke reflektieren das vielschichtige
Geschehen auf dem Marché d’Aligre im Osten von
Paris - einem Ort, den sie iiber mehrere Aufenthalte
an der Cité Internationale des Arts hinweg intensiv
beobachtet und kiinstlerisch verarbeitet hat. Der
Markt dient ihr dabei nicht nur als dokumentari-
sches Motiv, sondern auch als Metapher fiir soziale
und dsthetische Prozesse. In der Werkgruppe ,place”
verschmelzen Fotografie und Malerei zu Bildwelten,
in denen Stoffe, Texturen und Farben in stindiger Be-
wegung erscheinen.

Fotografien vom Markt bilden die Grundlage fiir ma-
lerisch iiberformte Kompositionen. Die dargestellten
Stoffberge, ebenfalls vor Ort gesehen, erscheinen

nicht als reale Abbildungen, sondern als rein maleri-
sche Konstruktionen - farbintensive Gebilde, die sich
atmosphirisch tiber die fotografischen Szenen legen.

Wihrend Rosenstiel mit zuriickhaltendem Blick das
reale Marktgeschehen dokumentiert — das Nebenei-
nander von Stoffballen, Obstkisten und Stimmen -,
iibersetzt sie diese Eindriicke in illusionistische Dar-
stellungen von Textilien wie Satin, Jersey oder Krepp.
Diese Transformationen verweisen auch auf biogra-
fische Wurzeln: Schon im Studium arbeitete Rosen-
stiel mit gehdkelten Decken, spéter mit Stoffmustern
aus dem Textilgeschidft ihrer Familie in Hiifingen im
Schwarzwald. Ihre Affinitdt zur Stofflichkeit zieht
sich wie ein roter Faden durch das gesamte Werk.



Der Marché d’Aligre wird so zum Resonanzraum fiir
Erinnerungen und kiinstlerische Reflexionen tiber
Oberfliache und Tiefe, Ordnung und Chaos, Realitdt
und Imagination. In Rosenstiels Arbeiten verbinden
sich dokumentarische Fotografie, gegenstdndliche
Malerei und symbolisch aufgeladene Stofflichkeit zu
dichten Bildrdumen, in denen Bewegung, Aneignung
und Erinnerung ineinandergreifen.

Eva Rosenstiel, geboren 1951 in Hiifingen im Schwarzwald,
studierte von 1971 bis 1974 Textildesign an der Hochschule
Reutlingen, anschlieBend Kunstwissenschaft an der Univer-
sitat Freiburg sowie von 1975 bis 1981 an der Akademie der
Bildenden Kiinste Karlsruhe bei Prof. Peter Dreher. Ihr Werk
wurde vielfach ausgezeichnet, unter anderem mit Stipendi-
en und Preisen des Landes Baden-Wiirttemberg, der Karin
Abt-Straubinger Stiftung, der Kulturstiftung der Sparkasse
Karlsruhe sowie Aufenthalten an der Cité Internationale des
Arts in Paris, in der Villa Romana in Florenz, im Kiinstler-
haus Lukas in Ahrenshoop, in Berlin und an weiteren Orten.
Eva Rosenstiel lebt und arbeitet in Freiburg und St. Margen
(Schwarzwald).

evarosenstiel.de

Marc Josef Baruth
3

Die Klause des Einsiedlers, 2010, Lambda-Print
auf Diasec®, 127,5 x 180 cm

In der Arbeit ,Die Klause des Einsiedlers” verkniipft
Marec Josef Baruth kunsthistorische Beziige mit der
digitalen Fotografie als zeitgenossischem Medium
und schafft dadurch eine hybride Bildsprache, die
Fotografie und Malerei auf komplexe Weise mitein-
ander verschrinkt.

Baruth bezieht sich bewusst auf die Landschaftsdar-
stellungen des aus Siegen stammenden Malers Peter
Paul Rubens und macht sich dabei die auratische
Qualitdt der Malerei zunutze. Wahrend Fotografien
durch ihre mediale Allgegenwart oft unhinterfragt
als Abbilder der Realitit wahrgenommen werden,
fordert die Kiinstlichkeit und Einmaligkeit der ge-
malten Landschaft zur Reflexion heraus. Baruth
nutzt diese Spannung und konstruiert Bildwelten,
in denen Landschaftsansichten aus der Region Sie-
gen und Flamisch-Brabant collagenhaft {iberlagert
werden. Ergidnzt werden sie durch Figuren, die zeit-
gendssische Freizeitbeschiftigungen ausiiben und
dadurch in auffilligem Kontrast zur idealisierten
Naturkulisse stehen. Dieser Bruch erzeugt eine irri-
tierende, beinahe unheimliche Atmosphire, die die
kiinstliche Zusammensetzung der Szenerien betont.

Die Manipulation der Bildkompositionen wird bei
Baruth nicht verborgen, sondern bewusst offenge-
legt. So riickt er die Konstruiertheit fotografischer
Bilder ins Zentrum seiner kiinstlerischen Auseinan-
dersetzung und regt dazu an, deren vermeintliche
Selbstverstdndlichkeit zu hinterfragen. Seine frag-
mentarischen Szenen destabilisieren die visuelle
Erwartungshaltung der Betrachtenden und lenken
den Blick auf die massenmediale Bildproduktion und
deren implizite Botschaften, die hdufig unkritisch
konsumiert werden.

Im Unterschied zu Rubens’ pastoralen Inszenierun-
gen, in denen Mensch und Natur in einem harmoni-
schen Verhiltnis zueinanderstehen, zeigt Baruth in
seinen Bildern eine Entfremdung zwischen Figur und
Landschaft. Die Natur fungiert hier lediglich als de-
korativer Hintergrund fiir menschliche Aktivititen,
ohne dass eine echte Verbindung zwischen beiden
besteht. Dadurch stellt der Kiinstler nicht nur das ge-
genwirtige Verhiltnis zur Umwelt infrage, sondern
auch die historischen Narrative von Kontrolle, Be-
siedlung und Uberformung der Natur.

Marc Josef Baruth, 1974 in Siegen geboren, studierte zunachst
Allgemeine Literaturwissenschaft, Kunst und Anglistik an

der Universitat Siegen, bevor er sich an der Fachhochschule
Dortmund dem Kommunikationsdesign mit Schwerpunkt Fo-
todesign widmete. Seine Diplomarbeit ,Der verlorene Sohn*
wurde mehrfach ausgezeichnet und international ausgestellt.
Bereits friih erhielt er wichtige Anerkennungen, darunter den
Kodak Nachwuchs-Forderpreis 2002 und den ersten Preis
beim Wettbewerb PhotoVision 06 - Heimat. Baruth lebt und
arbeitet als Kiinstler und Grafikdesigner in seiner Heimat-
stadt Siegen. Seine Werke wurden auf zahlreichen internati-
onalen Ausstellungen und Festivals gezeigt, u. a. in New York,
Berlin, Madrid, Briissel, Frankfurt und jiingst beim Pingyao
International Photography Festival in China.

marcbaruth.com

Paul Pape
A

Tanzkamera Spaces, 2025, Performance mit
zwei Tanzern und zwei Musikern von Paul Pape
Kamerakonstruktion, fotografische Abziige

Konzept und Fotografie: Paul Pape
Konstruktion der Kamera: Felix Pape
Kostiim- und Biihnenbild: Agnes Storch Pape
Tanz: Seung Hwan Lee und Mike Planz

Musik: Moritz Schneidewendt (Klarinette) und
Zacharias FaBhauer (Kontrabass)



In einem performativen Dialog mit einer Kamera er-
schaffen Tanzer und Musiker ihre ganz eigenen Be-
wegungsspuren. Ihr Rhythmus und die Dynamik der
entstehenden Klanglandschaften und Bildrdume in-
teragieren mit der lichtempfindlichen Emulsion des
Bildtrdgers und verdichten sich in Form von Lang-
zeitbelichtungen. Das fotografische Papier zeigt so-
wohl schemenhafte figurative Abbilder der Situation
als auch die Bewegungsspuren der beiden Tadnzer, die
als feine Linienzeichnungen sichtbar werden. Diese
Bilder entstehen durch eine speziell 3D-gedruckte
Kamerakonstruktion, die mit den Gliedmafien der
Ténzer verbunden ist.

Die ,Tanzkamera“ ist eine Weiterentwicklung friithe-
rer Arbeiten von Paul Pape, in denen er bereits mit
Windbewegungen auf fotografischem Papier experi-
mentierte. Pape erweitert die nahezu klassische Idee
des ,Pencil of Nature®, die Henry Fox Talbot in der
Friithgeschichte der Fotografie nutzte, um Licht selbst
zum Bildgestalter zu machen.

In ,Tanzkamera Spaces” schaffen die Performer Spu-
ren ihrer Bewegungen im Raum. Stillstand bedeutet
Sichtbarkeit - Bewegung bedeutet, Spuren zu hin-
terlassen. Die Performance wurde am 8. Mai 2025 in
der Kunsthalle Trier aufgefiihrt. In der Ausstellung
verbleiben die Kamerakonstruktion und die fotogra-
fischen Abziige, die wihrend der Performance ent-
standen sind.

Paul Pape, geboren 1989 in Stuttgart, lebt und arbeitet in
Offenbach am Main. Er studierte an der Hochschule fiir
Gestaltung (HfG) Offenbach am Main mit den Schwerpunkten
Fotografie bei Prof. Martin Liebscher sowie Grafikdesign

bei Prof. Sascha Lobe und Prof. Klaus Hesse. Paul Pape ist
Mitglied des Atelierkollektivs Atelier Wascherei in Offenbach
am Main.

paulpape.de

Sissel Annett
5

Emotional Alchemy, 2023, 8 Fotografien auf
Papier, 80 x 60 und 50 x 35 cm

Sissel Annetts fortlaufendes Projekt ,Emotional Al-
chemy" ist eine kiinstlerisch-fotografische Ausein-
andersetzung mit der Wandlung menschlicher Emo-
tionen. Im Zentrum steht die Idee, dass Schmerz,
Angst und innere Kdmpfe in Prozesse der Heilung
und Liebe iiberfiihrt werden kénnen. Ihre Portréts

erfassen dabei nicht individuelle Identititen, sondern
archetypische Zustinde emotionaler Erfahrung. Die
abgebildeten Menschen fungieren als Projektions-
flichen kollektiver Gefiihle - jenseits kultureller Zu-
schreibungen.

In ihren Begegnungen erlebte Annett, wie sich durch
geteilte Verletzlichkeit eine stille Gemeinschaft
bildet — ein Raum, in dem Emotionen zur univer-
sellen Sprache werden. Diese Erkenntnis préagt ihre
fotografische Praxis: Sie entzieht den Portrits alles
Narrative, das an eine bestimmte Biografie gebunden
wire, um stattdessen emotionale Resonanzriume zu
schaffen. Ihre Arbeiten zeigen dabei nicht nur Mo-
mente der Wandlung, sondern auch die Konfrontati-
on mit dunklen, oft unausgesprochenen Anteilen der
menschlichen Psyche.

Die Alchemie dient ihr als Metapher fiir diesen Pro-
zess: Wie in der alchemistischen Tradition etwas ver-
meintlich Niedriges in etwas Wertvolles verwandelt
wird, so steht ,Emotional Alchemy* fiir die kiinstleri-
sche Durchdringung und Sublimierung emotionaler
Tiefe. Ihre Fotografie versteht sich dabei weniger als
dokumentarisches Medium, sondern als Ausdrucks-
mittel fiir innere Zustdnde - als visuelle Erzihlung
iiber Verletzlichkeit, Wachstum und Verbindung.

Annett verfolgt mit ihrem Projekt das Ziel, iiber das
Medium der Fotografie Empathie und Verstiandnis zu
fordern - ein stilles, aber eindringliches Plddoyer fiir
emotionale Nihe in einer oft distanzierten Welt.

Sissel Annett ist eine in Norwegen geborene und dort leben-
de Fotografin und Filmemacherin. Mit iiber zwei Jahrzehnten
Erfahrung als freiberufliche Fotografin hat sie sich auf Por-
trat-, Werbe- und redaktionelle Fotografie spezialisiert. Sie
studierte Film an der New York Film Academy und Fotografie
in Norwegen und verfeinerte ihre Fahigkeiten in Meisterkur-
sen bei renommierten Fotografen wie Deborah Turbeville,
Joyce Tenneson und Michael Ackerman. Ihre Arbeiten wurden
international ausgestellt. Als ehemalige Artist-in-Residence
bei NORDphotography setzt Annett ihre Erkundung emoti-
onaler Erzahlkunst in ihrem laufenden Projekt ,,Emotional
Alchemy* fort.

www.sissel-annett.com




Mitteltrakt
Stefanie Schroeder
6

Irak Rotation - Joint Multinational Readyness
Center Hohenfels, 2009, Lochkamera, 4 Drucke,
Barytpapier auf Aluminium, je 135 cm x 100 cm

7

Dokumente/Ubungsmunition, 2008, 8 Bleistift-
zeichnungen auf Transparentpapier,

je 21,0 cm x 29,7 cm

Stefanie Schroeder verbindet in ihrer kiinstlerischen
Praxis dokumentarische Ansétze mit Strategien der
Konzept- und Performancekunst. Ausgangspunkt sind
héufig autobiografisch motivierte Langzeitbeobach-
tungen, die sie in textlich-visuelle Collagen iiberfiihrt.

Ein priagnantes Beispiel ihrer konzeptuell-dokumen-
tarischen Methodik ist das Werk ,Irak Rotation®. In
dieser Arbeit reflektiert Schroeder den militdrischen
Ubungsbetrieb der US-Armee auf dem Gelidnde des
Joint Multinational Readiness Center in Hohenfels
(Oberpfalz), wo unter Ausschluss der Offentlichkeit
sogenannte ,Rotationen” zur Vorbereitung auf Aus-
landseinsédtze im Irak durchgefiihrt werden. Im Rah-
men dieser Manover wurden deutsche Statist:innen
engagiert, um das Leben irakischer Zivilist:innen in
simulierten Dorfern nachzustellen - ein hyperrea-
listisches Reenactment, das politische, ethische und
reprisentationale Fragen aufwirft.

Als Teilnehmerin in der Rolle einer ,Civilian on the
Battlefield” hat Schroeder wihrend eines dreiwdchi-
gen Manovers unter streng kontrollierten Bedingun-
gen eine Serie von Fotografien mithilfe einer selbst-
gebauten Lochkamera erstellt. Das Kameragehduse
bestand aus einer Kleinbildfilmdose, als lichtemp-
findliches Material dienten zurechtgeschnittene Plan-
filmstreifen. Durch die Verwendung dieses archaisch
anmutenden Apparats entstehen Aufnahmen, die sich
durch Vignettierungen, starke Verzerrungen und lan-
ge Belichtungszeiten auszeichnen. Diese technischen
Eigenschaften verleihen den Bildern eine geisterhafte
Leere — obwohl sie wihrend eines belebten Milita-
reinsatzes entstanden, erscheinen die Szenerien men-
schenleer und entriickt. Begleitend zu den Fotografien
entstanden zeichnerische Arbeiten, etwa von auf

dem Geldnde aufgefundener Ubungsmunition sowie
Durchzeichnungen militdrischer Identifikationsdoku-
mente auf Transparentpapier.

Die bewusste Reduktion technischer Mittel steht dabei
im Kontrast zur technologisch durchrationalisierten
Welt des Militdrs und ermoglicht einen Blick auf das
Unsichtbare — auf das, was durch Kontrolle, Simulati-
on und Machtstrukturen verdeckt wird. Die entstan-
denen Bilder zeigen somit weniger den Ort selbst als
vielmehr die Bedingungen seiner Unzugénglichkeit
und verweisen auf die mediale Konstruktion von Rea-
litdt innerhalb und aufierhalb der Kunst.

Stefanie Schroeder, geboren in Weimar, arbeitet mit Foto-
grafie und Film. Sie studierte kiinstlerische Fotografie an

der HGB Leipzig, nahm an der PMMC Masterclass/Lab des
Werkleitz e.V. und am MDM Pilotprogramm fiir kiinstlerischen
Film teil. Sie ist Mitglied der Filmischen Initiative Leipzig und
Mitbegriinderin des Kunstraum .mpeg. lhre Arbeiten wurden
unter anderem bei der Transmediale, der Ars Electronica, dem
DOK Leipzig und bei Les Rencontres Internationales gezeigt.
Sie gewann den Bremer Videokunstforderpreis, den Gute Aus-
sichten Grant und den Aenne Biermann Preis. Schroeder lebt
und arbeitet in Leipzig

schroederstefanie.de

Sonja Irouschek
8

Vor meiner Zeit, 2005, 34 digitale C-Prints auf
KAPA-Leichtstoffplatten, diverse GroBen

In ihrer Werkreihe ,Vor meiner Zeit* widmet sich
Sonja Irouschek der kiinstlerischen Aneignung pri-
vater fotografischer Bildarchive. Ausgangspunkt sind
anonymisierte Amateurfotografien — Relikte eines
familidren Bildgedachtnisses, das in Zeiten digitaler
Bildflut zunehmend an Sichtbarkeit verliert. Diese
einst bedeutungstragenden Bilder werden von der
Kiinstlerin gesammelt, gesichtet und durch digitale
Eingriffe verdndert.

Irouschek montiert ihr eigenes Gesicht prizise in
diese historischen Fotografien und unterlauft damit
deren dokumentarischen Anspruch. In Selbstinsze-
nierungen als Braut der 1950er Jahre, Mutter im wei-
Ren Kleid oder melancholische Ehefrau der 1930er
Jahre erkundet sie Identitdt als etwas Durchldssiges
und Konstruiertes. Wie ein fotografisches Chamaile-
on fiigt sie sich in die Szenerien ein und spielt mit der
Ambivalenz zwischen Authentizitdt und Fiktion.

Die Arbeit basiert auf einem aufwendigen techni-
schen Verfahren: Ausgehend von gescannten Negati-
ven rekonstruiert sie Licht, Perspektive und Bildas-
thetik, um sich nahtlos in die fotografische Struktur



einzufiigen. So entsteht ein subtil verstérender Effekt
— das Ich der Kiinstlerin erscheint zugleich als Teil
und Storung des Bildes, als Zeitreisende im visuellen
Gedichtnis anderer.

,vor meiner Zeit“ ist nicht nur ein Spiel mit Rollenzu-
schreibungen, sondern auch eine Reflexion iiber die
Geschichte der Amateurfotografie: vom Einzug der
Trockenplattenkamera bis zur Popularisierung der
Kleinbildkamera. Irouscheks Werk formuliert damit
eine kritische Auseinandersetzung mit Erinnerungs-
kultur, fotografischer Reprisentation und dem preka-
ren Verhiltnis von Selbstbild und Bildarchiv.

Sonja Irouschek, 1972 geboren, lebt und arbeitet in Diissel-
dorf. Sie absolvierte eine Ausbildung zur Fotografin an der
Universitat Ulm und studierte Kommunikationsdesign mit
Schwerpunkt Fotodesign an der Fachhochschule Dortmund
sowie Kunstgeschichte an der Heinrich-Heine-Universitat
Diisseldorf. Als Fotografin, Kiinstlerin und Kunsthistorikerin
setzt sie sich theoretisch und praktisch mit Fotografien ausei-
nander. lhre hier gezeigte Fotoarbeit ,Vor meiner Zeit” erhielt
Auszeichnungen wie Gute Aussichten 2006/2007 und den na-
tionalen Preis des Fujifilm Euro Press Photo Award 2006 und
wurde national und international ausgestellt, u.a. im Goethe
Institut Washington D.C. und im Goethe Institut Madrid.

www.sonja-irouschek.de

Matthias Grund
Other Images

9
Arbitrary Imitations, 2023, 7 Inkjet-Print auf
Papier, 24 x 18 cm, gerahmt

10

Noise Studies, 2024, 3 Inkjet-Print auf Papier,
45 x 60 cm, gerahmt

Video, 01:06 Min., 720 x 720 Px

1"
Hidden Spheres, 2023, Video, 22:15 Min.,
1080 x 1080 Px

In seiner kiinstlerischen Praxis beschéftigt sich Mat-
thias Grund mit den dsthetischen und strukturellen
Eigenschaften generativer Bildproduktion jenseits
der tiblichen Diskurse um kiinstliche Intelligenz.
Ausgangspunkt seiner Auseinandersetzung ist die
Frage nach der Medienspezifik generativer Systeme.

Seine Arbeiten entstehen stets als Serien oder Samm-
lungen - das generative Bild ist nie singulér. In dieser
Vielheit entfaltet sich ein kritischer Dialog mit Kon-
zepten von Autorschaft, Originalitdt und Bildwert.

Das seit 2023 fortlaufende Projekt ,Other Images”
bildet den konzeptuellen Rahmen fiir kiinstlerische
Forschung zur Verortung von KI-generierten Bildern
in unserer visuellen Kultur. Die einzelnen Arbeiten —
»Arbitrary Imitations®, ,Hidden Spheres” und ,Noise
Studies” — operieren als autonome Module innerhalb
eines multimedialen Dossiers und erlauben gleich-
zeitig eine relationale Betrachtung.

»2Arbitrary Imitations” thematisiert die 6konomische
wie kulturelle Entwertung von Bildern im Zeitalter
generativer Reproduktion. Ausgehend von einem
fotografischen Stillleben - einer frischen Lilie neben
ihrer kiinstlichen Nachbildung - generiert Grund
hunderte algorithmische Imitationen und prasentiert
diese als hochwertige Pigmentdrucke. Die Arbeit re-
flektiert medientheoretisch iiber den Authentizitits-
begriff und die Verschiebung &dsthetischer Kriterien
im postdigitalen Zeitalter.

,Hidden Spheres“ gewdhrt Einblick in die operative
Logik neuronaler Netze. Auf Grundlage eines eigens
trainierten GANs', gespeist mit Planetenbildern, vi-
sualisiert das Video den schichtweisen Lernprozess
der Maschine - von einfachen Strukturen bis hin zu
komplexen, emergenten Formen. Die Arbeit nutzt da-
bei unter anderem interaktive Modellvisualisierung
und eine 3D-Kamerafithrung, um die visuelle Gram-
matik des Modells offenzulegen.

»Noise Studies” widmet sich dem Latent Space? als
dsthetischem Experimentierfeld. Die Videoarbeit na-
vigiert durch jenen abstrakten Vektorraum, in dem
maschinell generierte Bilder als komprimierte Re-
prisentationen gespeichert sind. Dabei treten Uber-
ginge zutage, die jenseits semantischer Lesbarkeit
liegen - visuelle Phanomene, die sich herkommlicher
Ikonografie entziehen und dennoch bildhaft wirken.

Grunds Werk formuliert eine kritische wie poetische
Anniherung an das Verhiltnis von Technologie, As-
thetik und Medialitét. Seine kiinstlerische Forschung
begreift das generative Bild nicht als blof3es Produkt,
sondern als Symptom und Spiegel einer sich wan-
delnden visuellen Kultur.

'Ein GAN (Generative Adversarial Network) ist ein kiinstliches
neuronales Netzwerk, das aus zwei miteinander konkurrierenden
Teilnetzwerken besteht: einem Generator, der versucht, realistisch
wirkende Daten (z. B. Bilder) zu erzeugen, und einem Diskriminator,
der zwischen echten und vom Generator erzeugten Daten unterschei-



det. Durch diesen Wettstreit lernen beide Netzwerke voneinander,
wodurch der Generator zunehmend iiberzeugendere Ergebnisse
produziert. GANs gelten als zentrale Technologie fiir die Erstellung
synthetischer Bilder in der zeitgendssischen Medienkunst.

2Der Latent Space ist ein abstrakter, mehrdimensionaler Raum, in
dem ein Machine-Learning-Modell komplexe Daten — etwa Bilder
oder Texte — in komprimierter Form darstellt. Durch das Navigie-
ren oder Interpolieren in diesem Raum kdnnen neue, oft varianten-
reiche Ausgaben generiert werden. In der Bildsynthese ermoglicht
der Latent Space die Erzeugung flieRender Ubergéinge zwischen
visuellen Formen oder Motiven.

Matthias Grund, geboren 1995, ist Kiinstler und Designer,
dessen kiinstlerisch-wissenschaftliche Praxis sich auf
visuelle Kulturen, insbesondere synthetische Bilder, kon-
zentriert. Er absolvierte seinen B.A. und M.A. in Integrated
Design an der Kdln International School of Design (KISD) und
studierte an der Parsons School of Design, New York City,
der Chiba University (Japan) und der Kunsthochschule fiir
Medien Koln. Grund ist Preistrager des Kolner Design Prei-
ses 2023 und von Gute Aussichten 2023/24. Seine Arbeiten
wurden u.a. im HfG-Archiv / Museum Ulm, im Landesmuseum
Koblenz, im Museum fiir Angewandte Kunst Kéln (MAKK), in
der Stadtischen Galerie Karlsruhe sowie auf verschiedenen
Symposien und wissenschaftlichen Tagungen gezeigt. Er lebt
und arbeitet in Koln.

www.matthiasgrund.com

Hintere Halle
Valerie Schmidt

12
Deleting Babinski / Syncope, 2014 (2023),
8 semitransparente Flaggen, je 350 x 243,5 cm

13

Attitudes passionelles, 2014, 7-teilige Serie,
Diasec®, je 60 x 80 cm und Tableau,
Inkjet-Druck auf Papier, 120 x 150 cm, gerahmt

Valerie Schmidts Werk ,Deleting Babinski“ setzt sich
kritisch mit der medizinisch-dsthetischen Inszenie-
rung weiblicher Hysterie im spéten 19. Jahrhundert
auseinander. Ausgangspunkt ist André Brouillets
Gemalde Une legon clinique a la Salpétriere (1887), das den
Neurologen Jean-Martin Charcot bei einer seiner
Offentlichen Hysterie-Vorfithrungen in der Pariser
Salpétriere zeigt. Im Zentrum steht die Patientin
Blanche (Marie Wittman), eine eigens fiir solche An-
lisse trainierte Frau, die im Zustand der Ohnmacht
— ausgeldst durch Hypnose - in die Arme eines
ménnlichen Assistenten sinkt. Diese stiitzende Figur

ist Dr. Joseph Babinski, dessen Hiande die korperliche
wie symbolische Kontrolle iiber die weibliche Figur
markieren.

In Schmidts Serie, bestehend aus acht Fotografien,
wird dieser historische Bildkomplex neu interpretiert.
Eine junge Frau kollabiert in einem leeren Raum. Die
Aufnahmen fangen den Moment des (performativen)
Zusammenbruchs ein - ihr Kérper scheint zwischen
Bewegung und Erstarrung, zwischen Verlust und Kon-
trolle zu oszillieren. Die Isolation vom Hintergrund
betont dabei die skulpturale Qualitit der Posen, die
zwar steif erscheinen, aber Resultat plotzlicher Be-
wegungen sind, die durch das fotografische Medium
fixiert wurden. Anders als im historischen Vorbild
fehlt jedoch die ménnliche Stiitze: Nur schemenhafte
Hinde, rudimentér und als Applikationen erkennbar,
verbleiben im Bild. Die Frau hilt sich selbst - sie sinkt
nicht mehr in fremde Arme, sondern balanciert ihr
eigenes Ungleichgewicht.

In direkter Anlehnung an Paul Richers Tableau
synoptique de la grande attaque hystérique complete et ré-
guliére avec positions typiques et variantes (1885) und die
sogenannte ,Attitude Passionelle, kommentiert und
unterwandert Schmidts Werk die historische Praxis
der ,Dokumentation” inszenierter Anfille. Die als
Beweise priasentierten Fotografien jener Zeit — héufig
gestellt, geprobt und fotografisch stilisiert — behaup-
teten objektive Diagnostik, obwohl sie Symptome
einer nie klar definierten Krankheit lediglich visuali-
sierten. Die Fotografie wurde zur Biihne, das Krank-
heitsbild zur Choreografie.

Diese Konzeption wird bei Schmidt weitergedacht: In
einer begleitenden Arbeit nimmt die Matratze — im
historischen Bild immer passives Gegenstiick zur
Patientin — nun selbst die Rolle der Hysterikerin ein.
Inspiriert von Fotografien etwa Gaetano Rummos,

in denen die Matratze als statisches, aber symbo-
lisch aufgeladenes Objekt erscheint, das den Anfall
der Frau nicht nur stiitzt, sondern ihm auch eine
Form gibt, wird sie bei Schmidt zum performativen
Subjekt. Die Matratze imitiert nun den Anfall - sie
wird zur Karikatur des Symptoms und zur kritischen
Reflexion iiber ein historisches Narrativ, in dem
weiblicher Kérper und ménnlicher Blick unaufléslich
miteinander verkniipft waren.

Valerie Schmidt studierte Fotografie an der Kunstakademie in
Bergen (Norwegen), und an der Folkwangschule in Essen, wo
sie 2009 ihr Studium mit Auszeichnung abschloss. Sie lebt in
Trier und arbeitet als Professorin fiir Fotografie an der Hoch-
schule Trier. Ihr zweiter Arbeitsort ist Berlin, wo sie auch fiir
verschiedene Kunden fotografiert. Sie wurde in Ausstellungen
in Europa und den USA gezeigt. Einige ihrer Arbeiten sind Teil
der Sammlung Deutsche Bank, Frankfurt, des Folkwang Muse-



ums, Essen, des Museums fiir Zeitgenossische Kunst, Buda-
pest, und der Birthrites Collection, Manchester. Ihre Arbeiten
wurden auBerdem in Der Greif, Still, Die Nacht, Page, Zeit-Ma-
gazin und Siiddeutsche Magazin veroffentlicht.

valerieschmidt.de

Lisa Hoffmann

ATLAS OF THE ESSENCE
Part | - Wars and Conflicts
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Essence of 9/11, 2021, Pigmentdruck auf Papier,
Alu-Dibond, verbrannter Holzrahmen,
120 X 175 cm
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Essence of Afghanistan 2001-2020, 2021,
Pigmentdruck auf Papier, Alu-Dibond,
verbrannter Holzrahmen, 120 x 175 cm
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Essence of Afghanistan 2021, 2021, Pigment-
druck auf Papier, Alu-Dibond, verbrannter
Holzrahmen, 120 x 175 cm

Die Werkreihe ATLAS OF THE ESSENCE von Lisa
Hoffmann entfaltet einen alternativen dokumentari-
schen Ansatz, der auf sorgfiltig recherchiertem, ma-
nuell gesammeltem Found Footage aus Krisen- und
Katastrophengebieten basiert. In grofiformatigen
Bildkompositionen verdichten sich die visuellen Es-
senzen einzelner Ereignisse zu vielschichtigen, mul-
tiperspektivischen Darstellungen. Grundlage dieser
Arbeiten sind hunderte bis tausende Fotografien, die
im Rahmen digitaler Recherchen nicht automati-
siert, sondern gezielt und hidndisch ausgewihlt, ge-
sichtet und archiviert werden. Durch diese bewusste
Form der Aneignung und Kontextualisierung wird
eine differenzierte visuelle Kartierung der jeweiligen
Ereignisse moglich.

Im Zentrum steht dabei nicht die unmittelbare
Lesbarkeit des Bildes, sondern ein langsamer, re-
flexiver Sehprozess: Das Bild erschlief3t sich erst im
Verlauf der Betrachtung, iiber Fragmentierungen,
Unschérfen und visuelle Ambiguitidten. Die Schre-
cken der dargestellten Ereignisse werden nicht
durch drastische Bildsprache vermittelt, sondern
durch das affektive Spannungsfeld zwischen Sicht-

barem und Nicht-Sichtbarem, zwischen Erinnerung
und Imagination. Die visuelle Erfahrung wird so zu
einem sensibilisierenden Moment - einer proakti-
ven Begegnung mit dem Bild, die Suchbewegungen,
Identifikationsprozesse und unbeantwortete Fragen
provoziert. Dadurch tiberschreitet ATLAS OF THE
ESSENCE die Fliichtigkeit medialer Reize und eroff-
net eine tiefere, nachhaltigere Form der Auseinan-
dersetzung.

Die in der Kunsthalle Trier priasentierte Trilogie the-
matisiert exemplarisch die Anschldge vom 11. Sep-
tember 2001 und deren geopolitische Auswirkungen
auf Afghanistan, bis hin zum Abzug der internatio-
nalen Streitkrifte im Jahr 2021.

Ergédnzt wird die physische Priasentation durch eine
zweite, iiber die App ARTIVIVE aktivierbare Ebene
in Augmented Reality. Diese virtuelle Erweiterung
offenbart die zugrundeliegende Bilderflut - eine vi-
suelle Stromung aus all jenen Fotografien, die in den
kondensierten Darstellungen der jeweiligen , Essenz”
eingeschrieben sind. So entsteht ein mehrschichtiger
Bildraum, der nicht nur dokumentiert, sondern re-
flektiert, aktiviert und hinterfragt.

Lisa Hoffmann, geboren 1989, ist bildende Kiinstlerin und
Filmemacherin mit einem Schwerpunkt in kiinstlerischer For-
schung. Sie lebt und arbeitet in Kiel und promoviert an der
Bauhaus-Universitat Weimar im Bereich kiinstlerische For-
schung mit dem Thema Trauma als kiinstlerische Praxis. Hoff-
mann absolvierte 2013 den Bachelor of Fine Arts und 2016 den
Master of Fine Arts an der Muthesius Kunsthochschule Kiel.
2012 studierte sie an der Royal Academy of Art and Design
(KABK) in Den Haag. lIhre Arbeiten verbinden Kunst, Film und
wissenschaftliche Reflexion und thematisieren soziale und
psychische Prozesse.

www.lhoffmann.com

Lia Meret Lehmkuhl
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Synthetic Embrace, 2023, 18 Fotografie auf
Alu-Dibond und Klappaltare, verschiedene
GroBen

Die Arbeit ,,Synthetic Embrace” widmet sich einem
vielschichtigen und hochaktuellen Thema der digita-
len Gegenwart: parasozialen Beziehungen. Gemeint
ist damit die emotionale Nihe, die Rezipient:innen zu
medialen Personlichkeiten - etwa Influencer:innen,
Prominenten oder fiktiven Figuren — entwickeln, ob-
wohl keine reale, personliche Beziehung besteht. Diese



scheinbare Vertrautheit beruht auf medialer Inszenie-
rung: Die als authentisch wahrgenommene Person-
lichkeit ist in Wirklichkeit eine kuratierte Konstrukti-
on, die gezielt bestimmte Wirkungen erzielt.

Im Zentrum der Arbeit steht die Figur Betty Blizz

- ein kiinstlich erschaffenes Alter Ego, das als Pro-
jektionsflache und Katalysator fiir die Dynamiken
parasozialer Bindungen fungiert. Sie verkorpert
zugleich das Phanomen digitaler Ikonen, die als zen-
trale Akteur:innen in der Werbewirtschaft fungieren
und Kaufentscheidungen mafigeblich beeinflussen.
Synthetic Embrace hinterfragt nicht nur diese For-
men der Beziehung, sondern auch die Mechanismen
von Tduschung, Konstruktion und Glaubwiirdigkeit
im digitalen Raum — und zieht dabei Parallelen zu
religiosen Strukturen und Sinnsystemen.

Die visuelle Umsetzung kombiniert fotografische
Verfahren, Bildbearbeitung und Elemente Kiinstli-
cher Intelligenz. Popkulturelle Referenzen, etwa an
den japanischen Anime ,Perfect Blue“ von Satoshi
Kon, treffen auf christliche Symbolik. Die bewusste
Bildiiberladung spiegelt die Reiziiberflutung der digi-
talen Werbung wider, wihrend die diistere Asthetik
an die Oberflichenwirkung von Bildschirmen erin-
nert. Die leitende Frage ,Was ist real?” zieht sich wie
ein roter Faden durch die Arbeit und fordert das Pu-
blikum auf, die eigene Beziehung zu digitalen Medi-
enfiguren zu hinterfragen und die Grenzen zwischen
Echtheit und Inszenierung neu zu verhandeln.

Lia Lehmkuhl, geboren 1997 in K6ln, ist eine deutsche Fo-
tografin und Kiinstlerin. Sie absolvierte ihre Ausbildung am
Lette Verein Berlin als staatlich gepriifte Fotodesignerin.
Ihre Arbeiten sind konzeptionell und experimentell, oft in
Form von Mixed Media, und befassen sich mit Themen wie
Verganglichkeit, digitaler Kultur und Identitat. Lehmkuhl ist
Preistragerin von Gute Aussichten und wurde als Nachwuchs-
kiinstlerin fiir die Gruppenausstellung ,Meet Me Halfway” im
Rahmen des European Month of Photography Berlin (EMOP)
nominiert. Sie lebt und arbeitet in Berlin.

lialehmkuhl.de

Der Europaische Monat der
Fotografie Luxemburg

Das Festival des Europédischen Monats der Foto-
grafie Luxemburg (EMOP) ist eine grofie internatio-
nale Veranstaltungsreihe, die sich der Fotografie und
der visuellen Kultur widmet. Das 2006 von Café-Cre-
me asbl in Partnerschaft mit den wichtigsten Fotoin-
stitutionen von Paris, Berlin und Wien und dank der
Teilnahme fast aller lJuxemburgischen Kunstinstitu-
tionen initiierte Festival bietet seitdem eine vielfal-
tige internationale Plattform fiir den kiinstlerischen
Ideenaustausch iiber und die Auseinandersetzung
mit der Fotografie in all ihren Formen.

Die Kunsthalle Trier ist zum zweiten Mal als ex-
klusiver deutscher Ausstellungsort des Européischen

Monats der Fotografie Luxemburg dabei.

Weitere Informationen und Austellungen in Luxem-
burg des Europdischen Monats der Fotografie unter:

www.emoplux.lu

Europédische Kunstakademie e.V.
Kunsthalle Trier
Aachener Strafle 63, 54294 Trier

- www.kunsthalle-trier.de



