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Dear readers,

a platform for a critical discourse on contemporary African art is more than indispensable.
One can start thinking of all the different formats for realizing the idea - of which the most
objective seems to be setting up a journal. This said; this done!

And SAVVY | art.contemporary.african. was bom.

This journal is in many ways a novelty. Not only is it the first journal on contemporary African
art in the German-speaking countries, but it is also the first bilingual, English and German,
e-magazine on this field and the first journal of its kind to position itself today within art
history and without any compromise.

The necessity to instigate new latitudes of debate and revitalize the existing deadlocked
discourses is a primordial statement of this journal. Especially, when one considers on
the one hand the flourishing interest on art with an African background, and on the other
hand the recent denigrating publications on Non-Western art. These prerequisites taken
into account, SAVVY | art.contemporary.african. doesn’t aim at defending a
position whose legitimacy can no longer be tampered with, but encourages an offensive,
self-confident younger generation to ply through this jungle of art theory and criticism.

In edition 0 of SAVVY | art.contemporary.african. we wil get granular on the
state of photography, deliberate on ameliorations and restrictions of the notion of art in art
history in crisis, gain a bird’s-eye view on the polemics on hybridity in contemporary African
art, visit Remdoogo: An opera house for Africa. In addition, we will portray and interview
brilliant positions by Soavina Ramaroson, Dalila Dallea, Aida Muluneh or Bisi Silva and give a
retrospective and prospective of the most noteworthy and outstanding exhibitions featuring
artists with an African background; from Adel Abdessemed to Guy Wouété. An unparalleled
constellation of the continent’s finest artistic expressions!

The title of this edition of the journal «Where do we go from here?» although consequent in
its indication of a direction is not intended to be a philosophical question of the destination
but more or less an enquiry of the status quo. We are looking forward to a pulsating
brainstorming with you as to «Where do we go from here?»

Dr. Bonaventure Boh Bejeng Ndikung

editorial | where do we go from here?



Liebe Leserlnnen,

eine Plattform fiir kritische Diskurse (iber zeitgendssische afrikanische Kunst ist unentbehrlich. Beim
Nachdenken tiber verschiedene Formate der Realisierung dieses Vorhabens schien die Griindung einer
Zeitschrift das objektivste. Gesagt - getan und SAVVY | kunst.zeitgendssisch.afrikanisch.
war geboren.

Diese Zeitschrift ist in vielerlei Hinsicht eine Neuheit. Sie ist die erste Zeitschrift tiber zeitgendssische
afrikanische Kunst im deutschsprachigen Raum und das erste zweisprachige Onlinemagazin auf
diesem Gebiet. Als Magazin fiir zeitgendssische afrikanische Kunst positioniert es sich zusatzlich ohne
Kompromisse in der aktuellen Kunstwissenschaft.

Das Hauptanliegen dieser Zeitschrift ist das Anregen weiter reichender Debatten und die Revitalisie-
rung bereits existierender, festgefahrener Diskurse. Besonders, wenn man einerseits das aufbliihende
Interesse an Kunst afrikanischer Herkunft und andererseits die Kiirzlich erschienenen verunglimp-
fenden Verdffentlichungen tber ,Nicht-West-Kunst* betrachtet. Unter diesen Voraussetzungen Zielt
SAVVY | kunst.zeitgendssisch.afrikanisch. nicht darauf ab, eine Meinung zu verteidigen,
deren Legitimitat unantastbar ist, sondern mdéchte engagiert und eine offensive, selbstbewusste, junge
Generation ermutigen sich durch den Dschungel der Kunsttheorie und -kritik zu Schlagen.

In Edition 0 von SAVVY | kunst.zeitgenédssisch.afrikanisch. verden wir die L age der
Fotografie genauer beleuchten, die Erweiterung beziehungsweise Eingrenzung des Kunstbegriffes und
die Krise der Kunstgeschichte reflektieren, die Polemik tiber Hybriditat in zeitgendssischer afrikanis-
cher Kunst aus der Vogelperspektive betrachten und Remdoogo, ein Operndorf in Afrika, besuchen.
AulBerdem werden wir brillante Kiinstler, wie Soavina Ramaroson, Dalila Dallea, Aida Muluneh und Bisi
Silva portratieren und interviewen und eine Retrospektive und Prospektive der bemerkenswertesten
und auBergewdohnlichsten Ausstellungen erstellen, in denen Kiinstler mit afrikanischem Bezug die
Hauptrolle spielen; von Adel Abdessemed zu Guy Wouete. Eine einmalige Konstellation der ausgezeich-
netsten kiinstlerischen Expressionen des Kontinents!

Der Titel dieser Edition Wohin geht's? ist, obwohl konsequent in seiner Andeutung auf eine Richtung,
nicht als eine philosophische Frage nach dem Ziel gemeint, sondern mehr oder weniger eine Enquete
des Status quo. Wir freuen uns auf ein spannendes Brainstorming (ber Wohin geht's? mit Euch!

Dr. Bonaventure Boh Bejeng Ndikung

Wohin geht’s?
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Lappartement 22
Bonaventure Soh Bejeng Ndikung

Another case study of a grassroots initiative which has been executing a grandiose work as an experi-
mental space for encounters, exhibitions, and artists’ residencies is the project space L'appartement 22.
Founded in Rabat, Morocco in 2002 by Dr. Abdellah Karroum this curatorial melting pot has shown a
mixture of works by some of the most impressive and prominent contemporary artists but also younger
positions like Adel Abdessemed, Hamdli Attia, Liliana Basarab, Frédéric-Bruly Bouabré, Elodie Carre,
Antoni Muntadas, Catherine Poncin, Younés Rahmoum, Jéréme Schlomoff or Jean-Paul Thibeau.

The strength of this art space lies to a huge degree on the determination of Dr. Karroum to set up an inde-
pendent art project in a country where non commercial art spaces are run by the state and government
interests are the order of the day. As a consequence to the general distance towards contemporary art by
most institutions be transformed his apartment into an art space, where he and artists do projects without
any restraints. This was eight years ago! In the course of time, what started as a rebellion for a better
possibility of artistic expression has come to be the limelight of the contemporary art scene in Morocco
but also in the whole of Africa. Coming to think of it; we are talking about a space which, although in the
city centre of Rabat, is quite hidden, without a house number;, on the third floor and with a surface space
of just thirty square meters. But with the intensity and ambition of the projects, as well as the publications
accompanying the exhibitions L'appartement 22 has gained the favour of art professionals and students
alike and has instigated a wave of similar independent art spaces in Morocco like the L'appart du 2e and

Le 17e in Casablanca.

spotlight on...



Ein weiteres Fallbeispiel von gelungener Basisarbeit, die eine grandiose Arbeit als experimenteller Begegnungs- und Ausstel-
lungsraum und als Kiinstlerresidenz leistet, ist der Projektraum L'appartement 22. Im Jahr 2002 in Rabat, Marokko von Dr.
Abdellah Karroum gegriindet, hat dieser kuratorische Schmelztiegel eine faszinierende Mischung aus Werken héchst beein-
druckender und prominenter zeitgendssischer Kiinstler gezeigt, aber auch Arbeiten jingerer Kiinstler, wie Adel Abdessemed,
Hamdli Attia, Liliana Basarab, Frédéric-Bruly Bouabré, Cécile Bourne, Elodie Carre, Antoni Muntadas, Catherine Poncin, Younes
Rahmoum, Jérome Schlomoff und Jean-Paul Thibeau.

Die Starke dieses Projektraums entsteht zum groBten Teil durch den Willen Dr. Karroums, ein unabhéngiges Kunstprojekt in
einem Land aufzubauen, in dem kommerzielle Kunstraume vom Staat betrieben werden und Regierungsinteressen an der
Tagesordnung sind. Als eine Reaktion auf die generelle Distanz zur zeitgendssischen Kunst vieler Institutionen, wandelte er
sein Appartement in einen Kunstraum um, wo er und die Kiinstler ihre Projekte ohne Einschrankungen verwirklichen kdnnen.
Das war vor acht Jahren. Was als Rebellion ftir bessere Maglichkeiten kiinstlerischen Schaffens begonnen hat, ist mit der Zeit
zum Leuchtturmprojekt der zeitgendssischen Kunstszene in Marokko und ganz Afrika geworden. Wenn man es genau bedenkt,
dann sprechen wir hier (iber einen Projektraum, der, obwohl er fast im Stadtzentrum von Rabat liegt, dennoch sehr versteckt
ist, noch dazu ohne eine Hausnummer, im dritten Stock und mit einer Raumfidche von nur 30 Quadratmetern. Aber die Intensi-
tét und Ambitioniertheit der Projekte des L'appartement 22 haben, ebenso wie die begleitenden Ausstellungspublikationen,
den Gefallen der Kunstexperten und Kunststudenten gleichermaBen gewonnen und dabei eine Welle &hnlich konzipierter
Kunstrdume in Marokko verursacht, wie etwa das L'appart du 2e und Le 17e in Casablanca.

htto://www.appartement22.com

Aus dem Englischen von Claudia Lamas Cornejo
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CCA, Lagos
Bonaventure Soh Bejeng Ndikung

It is rumoured that the most innovative and interesting deliberations on arts, its critical theory and exhi-
bition-spectrum take place in the grassroots. These grassroots might take different forms but they are
usually the product of some ‘private’, motivated and visionary initiatives that sooner or later gain accla-
mation for their objectivity, conceptual depth and dedication towards a progressive art discourse. What
sounds like a verbiage can be found in Beirut, Berlin, Santiago de Chile or Lagos. And Lagos is today out
point of interest with the Centre for Contemporary Art, Lagos (CCA, Lagos).

This independent not-for-profit-making art space initiated in 2007 by the curator Bisi Silva to provide a
platform for the development, presentation, and discussion of contemporary visual art and culture has
been applauded worldwide for its ingenious and dynamic art exhibitions, art talks and workshops it has
staged in these three years. CCA, Lagos has built a network with artists, curators, writers, theoreticians,
and institutions on a national-basis in Nigeria and internationally on an inter- and intra-continental basis.
CCA, Lagos has organised exhibitions with artists like El Anatsui (Ghana), George Osodi (Nigeria), Grace
Ndiritu (Kenya/UK), Akinbode Akinbiyi (Nigeria), Berry Bickle (Zimbabwe), Goddy Leye (Cameroon), Safaa
Erraus (Morocco), J.D. Okhai Ojeikere (Nigeria), Myriam Mihindou (Gabon), Bouchra Khalili (Morocco/
France), just to name but a few.

CCA, Lagos has built one of the most impressive libraries on visual art on the African continent and, even
more interesting, has initiated the series Art-iculate, an independent discursive platform, where art pro-
fessionals and sponsors are invited to talk about their work, their ideas and share their skills and know-

ledge. In 2008/2009 Art-iculate invited the likes of Didier Schaub (Doual’Art, Cameroon), Solange Farkas
(Videobrasil, Sao Paulo), Yacouba Konate (University of Abidjan), Monna Mokoena (MOMO Gallery,

Johannesburg) and Shahidul Alam (Drik Agency, Dhaka). And in 2010 Art-iculate features two lectures by

the curator Chika Okeke-Agulu (Princeton University, USA).

spotlight on...



Man sagt, dass die innovativsten und interessantesten Betrachtungen von Kunst, ihrer kritischen Theorie und ihres Ausstel-
lungsspektrums, an der Basis statt finden. Diese Basis kann verschiedene Formen haben, aber sie ist grundsétzlich das
Produkt eigener Motivation und vorausschauender Initiativen, die friiher oder spéter Zuspruch erhalten fiir ihre Objektivitat,
konzeptuelle Tiefe und den Einsatz fiir einen fortschrittlichen Kunstdiskurs. Was nach vielen Floskeln klingt, kann bereits in
Beirut, Berlin, Santiago de Chile oder Lagos gefunden werden. Lagos ist heute mit dem Zentrum fiir zeitgendssische Kunst
(CCA, Lagos) im Mittelpunkt des Interesses.

Digser unabhéngige Non-Profit-Kunstraum wurde 2007 von dem Kurator Bisi Silva initiiert, um als Plattform fiir die
Entwicklung, Présentation und Diskussion zur zeitgendssischen visuellen Kunst und Kultur zu fungieren. Weltweit wird das
Projekt fiir seine genialen und dynamischen Kunstausstellungen, Diskussionsforen und Workshops, die dort in den letzten
drei Jahren quasi aus dem Boden gestampft wurden, hoch gelobt. CCA Lagos hat ein Netwerk aus Kiinstlern, Kuratoren,
Schriftstellern, Theoretikern und Institutionen auf nationaler Basis in Nigeria und internationaler, d.h. interkontinentaler Basis
aufgebaurt,

CCA, Lagos hat Ausstellungen mit Kiinstlern wie El Anatsui (Ghana), George Osodi (Nigeria), Grace Ndiritu (Kenya/UK), Akin-
bode Akinbiyi (Nigeria), Berry Bickle (Zimbabwe), Goddy Leye (Kamerun), Safaa Erraus (Marokko), J.D. Okhai Ojeikere (Nigeria),
Myriam Mihindou (Gabon) und Bouchra Khalili (Marokko/ France) durchgeftihrt, um nur einige wenige zu nennen. Zudem hat
CCA, Lagos eine sehr beeindruckende Bibliothek zur visuellen Kunst auf dem afrikanischen Kontinent aufgebaut und, was
fast noch interessanter ist, die unabhéngige Diskussionsreihe Art-iculate ins Leben gerufen, in deren Rahmen Kunstkenner
und Sponsoren eingeladen werden, um (iber ihre Arbeit und Ideen zu sprechen und ihr Wissen und ihre Erfahrung zu teilen.
Im Jahr 2008 und 2009 lud Art-iculate Didier Schaub (Doual’Art, Kamerun), Solange Farkas (Videobrasil, Sao Paulo), Yacouba
Konate (University of Abidjan), Monna Mokoena (MOMO Gallery, Johannesburg) und Shahidul Alam (Drik Agency, Dhaka) ein.
2010 wird Art-iculate zwei Lesungen der Kuratoren Chika Okeke-Agulu veranstalten (Princeton University, USA).

http.//www.ccalagos.org
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Antonio Ole

Andrea Heister

One of the artists that has gained more and more attention in the German art public over the last decade
is Antonio Ole. The participation in the exhibition «Africa Remix» (2004) seemed to have been the promi-
sing start into this art scene, its museums and other cultural institutions. The work exhibited in this exhibi-
tion «Townshipwall N° 611» (2001) was well received by the public. Another work that he built for the Ber-
lin exhibition «The short century» (2001-02) at the Martin Gropius Bau, called «Margem da Zona Limite»,
was also well received and later acquired for the collection of the Ethnological Museum in Berlin. But the
artist, who is still being approached with the success of these works, now gets a bit tired of talking about
it. He wants to move on. After «Africa Remix» he had a solo exhibition at the IWALEWA-Haus in Bayreuth
(2009) where he showed a broad variety of his works; pieces from the 90s, mixted-technique paintings
were juxtaposed to site-specifically produced pieces like video clips and installations. His advance led

to the participation in the exhibition Who Knows Tomorrow (2010) currently showed at the “Hamburger
Bahnhof — Museum fir Gegenwart — Berlin”.

A successful story —one has to admit!

The topics of his works are history-charged. In the aftermath of colonization and the subsequent Civil
War in Angola, the artist’s country of birth, Ole is an artist that engages with the history of his nation. He
works his way through it...through the different layers of history in real life and the remembered reality of
life in history. From the superficiality of skins in all senses of the term - from public walls, tree bark, sand,
stone, rocks - to the deeper and more abstract layers of kept memories in the mind. Any kind of trace is
of interest for his ever-searching eyes that want to tell its stories: the stories of histories of life and of their
disappearances.

spotlight on...



Einer der Kiinstler, der in den letzten zehn Jahren immer mehr Aufmerksamkeit vom deutschen Kunstpublikum erhalten hat
ist Antdnio Ole. Die Teilnahme an der beriihmten Ausstellung Africa Remix (2004) schien der vielversprechende Start in die
Kunstszene, seine Museen und andere Kulturelle Institutionen. Die in der Ausstellung gezeigte Arbeit Townshipwall N°611
wurde sehr gut vom Publikum angenommen. Ein anderes Werk mit dem Titel Margem da Zona Limite, fertigte er fiir die
Berliner Station der Ausstellung The short century (2007-02) an und wurde spéter fir die Sammiung des Ethnologischen
Museums in Berlin erworben. Der Ktinstler aber, der immer noch auf diese Arbeiten angesprochen wird, ist miide gewor-

den dartiber zu sprechen. Er mdchte weitergehen. Nach Africa Remix hatte er eine Einzelausstellung im IWALEWA-Haus in
Bayreuth (2009), in der er eine breite Vielfalt an Arbeiten prasentierte; Werke aus den 90er Jahren, Gemélde in Mischtechnik
wurden mit ortspezifisch produzierten Arbeiten wie Video Clips und Installationen nebeneinandergestellt. Sein Vormarsch fiihrte
zur Teilnahme an der Ausstellung Who Knows Tomorrow, die derzeit im Hamburger Bahnhof — Museum fiir Gegenwart —
Berlin lauft.

Man muss zugeben — eine echte Erfolgsgeschichte!

Die Themen seiner Arbeiten sind geschichtsbeladen. In den Nachwehen der Kolonisation und des anschlieBenden Blirgerkriegs
in Angola, des Ktinstlers Geburtsland, ist Ole einer der Kiinstler, die sich mit der Geschichte seiner Nation auseinandersetzen.
Er bahnt sich seinen Weg durch sie....durch die verschiedenen Schichten von Geschichte im wirklichen Leben und die erin-
nerte Wirklichkeit von Leben in der Geschichte. Von der Oberflédchlichkeit von Haut in allen moglichen Sinnen des Wortes — von
Offentlichen Mauern, Baumrinden, Sand, Stein, Felsen — bis zu den tiefer gelegenen Schichten der bewahrten Erinnerungen in
den Kopfen. Jede Art von Spur und Hinterlassenschaft ist fiir das ewig suchende Auge des Kiinstlers von Interesse, das diese
Geschichten erzéhlen will: die Geschichten der Geschichten vom Leben und ihrem Verschwinden.
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The polemics on hybridity in contemporary African art
Die Polemik (iber Hybriditat in der zeitgendssischen afrikanischen Kunst

Bonaventure Soh Bejeng Ndikung
The paved track

As a kick-off to such an adventurous essay, on such
a complicated topic like The polemics on hybridity in
contemporary African art it is necessary to outline a few
cornerstones which have contributed in paving the way
to what art with a relation to African has become today.

During the last five decades the discourse on contem-
porary African art has grown quite a bit in vibrancy and
has drawn diverse attention, which no doubt corres-
ponds to the increase in the number of exhibitions and
publications related to the topic of contemporary African
art or featuring artists of African origin.

With the emergence of some prominent critical positions
and initiatives from curators and critical theorists like
Jean-Hubert Martin, Okwui Enwezor, Olu Oguibe, Salah
Hassan, Susan Vogel, Simon Njami or Chika Okeke-Agu-
lu, to name just a few, the depth and the circumference
of the discourse on contemporary African art has taken
a giant leap from the one-sided, partial labelling by Wes-
tern scholars in a huge part of the 20th century to today’s
empirical apperception. This leap was obviously framed
and solidified by exhibitions ranging for example from the
Art from the Commonwealth (1962, Commonwealth Ins-
titute London), through Contemporary African Art (1974,
Museum of African Art Washington D.C.), Magiciens de
la terre (1989; Centre Pompidou Paris), In/Sight: African
Photographers — 1940 to the present (1996; Guggenheim
Museum New York), Authentic/Ex-Centric (2001; Forum
for African Arts, Ithaca, NY; 49th Venice Biennale), Africa
Remix (2004; Museum Kunst Palast, 2005; Hayward
Gallery London, Centre George Pompidou Paris, 2006;
Mori Art Museum Tokyo) to Who knows tomorrow (2010,
Neue Nationalgalerie, Hamburger Bahnhof, Alte Natio-
nalgalerie, Friedrichswerdersche Kirche Berlin); again just
to name but a few.

This progress notwithstanding, there are still a bunch of
controversies lingering in the air related to contemporary
African art. Be it a matter of ignorance, misjudgement,
ill-will or sheer numbness towards “other” positions, they
need to be addressed from within and without. Thus is the
case with the polemics on the appropriation of “Western”

Der befestigte Weg

Als AnstoB3 eines solch abenteuerlichen Essays tiber ein derart
kompliziertes Thema wie die Polemik tiber Hybriditét in der
zeitgendssischen afrikanischen Kunst, ist es notwendig, einige
Eckpfeiler abzustecken, welche den Weg zur heutigen Sicht auf
die afrikanische Kunst geebnet haben.

Der Diskurs zur zeitgendssischen afrikanischen Kunst hat in
den letzten fiinf Jahrzehnten an Lebendigkeit gewonnen und
mannigfach Aufmerksamkeit bezogen, was ohne Zweifel mit
der steigenden Anzahl an Ausstellungen und Publikationen
zusammenhéangt, die sich mit zeitgendssischer afrikanischer
Kunst oder Kiinstlern afrikanischen Ursprungs beschaftigen.

Mit der Entstehung einiger prominenter Kritischer Positionen
und Initiativen seitens Kuratoren und Kunsthistorikern wie
Jean-Hubert Martin, Okwui Enwezor, Olu Oguibe, Salah Hassan,
Susan Vogel, Simon Njami oder Chika Okeke-Aguilu, um nur
einige zu nennen, hat die Fiille und Ausdehnung des Diskurses
Zur zeitgendssischen afrikanischen Kunst einen groen Schritt
von der einseitigen, teilweise stark von westlichen Wissen-
schaftlern des 20. Jahrhunderts bestimmten, Annéherung hin
zur heutigen empirischen Wahrnehmung genommen. Dieser
Sprung wurde zunehmend anhand prominenter Ausstellungen,
wie beispielsweise Art from the Commonwealth (7962;
Commonwealth Institute London), Contemporary African Art
(1974, Museum of African Art Washington D.C.), Magiciens
de laterre (1989; Centre Pompidou Paris), In/Sight: African
Photographers — 1940 to the present (7996, Guggenheim
Museum New York), Authentic/Ex-Centric (2001; Forum for
African Arts, Ithaca, NY: 49th Venice Biennale), Africa Remix
(2004; Museum Kunst Palast, 2005, Hayward Gallery London,
Centre George Pompidou Paris, 2006; Mori Art Museum Tokyo)
sowie Who knows tomorrow (2070, Neue Nationalgalerie,
Hamburger Bahnhof, Alte Nationalgalerie, Friedrichswerdersche
Kirche Berlin) deutlich.

Trotz dieses Prozesses gibt es immer noch eine Vielzahl weiter-
bestehender Kontroversen in Bezug auf afrikanische Kunst,

sei es aus Unkenntnis, Fehleinschatzung, Feindseligkeit oder
reiner Taubheit gegentiber anderen Positionen, die es verlan-
gen, ohne wenn und aber betrachtet zu werden. So ist es auch
mit der Polemik tiber die Aneignung , westlicher” Symbole und
Elemente in den Werken ,nicht-westlicher” Kiinstler, in diesem
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symbolism and elements in the works of “non-Western”
artists, in this case, artists with an African background.
This phenomenon usually tallied hybridity in the profes-
sional jargon will be the eye of the storm for this essay.

My intention is not to partake in this very complicated
debate on cultural hybridity or multiculturalism, champio-
ned by the likes of Edward W. Said, Homi Babbha, Stuart
Hall etc., but to focus a spotlight on the debate of hybri-
dity —in an orient/occident perspective — in contemporary
African art. In recent years, the works of artists likes Yinka
Shonibare, Zarina Bhimiji, Hassan Musa and others have
frequently been termed hybrid, especially in articles writ-
ten by some Western critics, because they supposedly
use the visual language of the West. Not only has this
polemical discussion been used to question the authen-
ticity of these artists’ works, but it has also been used
as an argument by some critics like Beat Wyss' to claim
the supremacy of Western art; using the argument that
“World art” is “Western art” because artists from other
parts of the world, be it Asia, Africa or South America,
draw reference from Western culture or use the Western
visual language.

The notion of hybridity

Before proceeding to the crux of this essay;, it will be im-
portant to define hybridity in a social context. Already re-
searched upon, the concept of hybridity has been sum-
marized for example by Rosaldo? through Fowler as the
“ongoing condition of all human cultures, which contain
no zones of purity because they undergo continuous pro-
cesses of transculturation (two way borrowing and len-
ding between cultures)”. Brah and Coombes describe it
as an “uncritical celebration of the traces of cultural syn-
cretism which assumes a symbiotic relationship without
paying attention to economic, political and social inequa-
lities” and Bhabha from the point of view of the “third
space of enunciation”, where the contact between the
colonized and the colonizer leads to an interdependent
relationship.
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Fall Kiinstler mit afrikanischem Hintergrund. Dieses Phédnomen,
adas im professionellen Jargon fiir gewohnlich als Hybriditét
bezeichnet wira, steht im Mittelpunkt dieses Essays.

Meine Intention ist es nicht, an der komplizierten Debatte (iber
Kulturelle Hybriditét oder (ber Multikulturalismus teilzuhaben,
welche u.a. von Edward W. Said, Homi Babbha und Stuart Hall
verfochten werden, sondern den Fokus auf die Debatte tiber
Hybriditét in einer Orient-Okzident-Perspektive zu setzen - in
Bezug auf zeitgendssische afrikanische Kunst. In den letzten
Jahren wurden Arbeiten von Kiinstlern wie Yinka Shonibare
MBE, Zarina Bhimyji, Hassan Musa und anderen héufig als
hybrid bezeichnet. Dies geschah vor allem in Artikeln westlicher
Kritiker, vermutlich weil sich diese der visuellen Sprache des
Westens bedienen.

Diese polemische Diskussion wurde nicht nur verwendet, um
die Authentizitat der Kunstwerke der genannten Kiinstler in
Frage zu stellen, sondern gab auch manchen Kritikern, wie
Beat Wyss, Anlass dazu, die Uberlegenheit westlicher Kunst
ZuU proklamieren. Seine Aussage , Weltkunst ist Westkunst*
begriindet er damit, dass Kiinstler anderer Teile der Welt, sei
es Asien, Afrika oder Stidamerika, sich auf die westliche Kultur
beziehen oder die visuelle, westliche Sprache verwenden.

Der Begriff der Hybriditét

Bevor wir zum Kern des Essays gelangen, ist es wichtig Hybri-
ditét in einem sozialen Kontext zu definieren. Einige Theorien
von Hybriditat, die erst vor kurzem aufgestellt und sowoh!
bejubelt wie auch Kritisiert worden sind, wurden von Cynthia
Fowler zusammengefasst: In Anlehnung an Renato Rosaldo
Jkann Hybriditat als fortlaufende Kondition aller menschlichen
Kulturen verstanden werden, die keine Reinheit besitzen, weil
sie einem fortwéhrenden Prozess von Kulturwandel unterliegen
(das gegenseitige Geben und Nehmen zwischen Kulturen)”.
Avtar Brah und Annie Coombes beschreiben Hybriditat als eine
LUnkritische Feier auf den Spuren eines Kulturellen Synkretis-
mus, der von einer symbiotischen Beziehung ausgeht, ohne
0konomische, politische und soziale Ungleichheiten zu beach-
ten”. Homi Bhabha beschreibt Hybriditat aus der Perspektive
des , dritten Artikulationsraumes”, in dem der Kontakt zwischen
Kolonisierten und Kolonialherren eine miteinander verflochtene
Beziehung darstellt.



In Rosaldo’s and Bhabha'’s theory on hybridity the ele-
ment of a give and take i.e. a two-way street of cultural
exchange, as well as the formation of a common zone
where characteristics of different cultures can be found
is evident. This can be interpreted as a kind of strategy
for cultural evolution, whereby cultures interchange cha-
racteristics in order to survive. This theory is not reflected
in the current hybridity discourse conducted in the West
on contemporary African art, where the claims portray a
one-way form of hybridity. The varying reasons for these
claims range from economic to political, e.g. the claim
that contemporary African artists use the visual language
and elements of Western art so as to obtain a paved ac-
cess into the art market or as political strategies to find
their way into international art exhibitions. The issue here
is not a debate on whether these claims are true or not,
but that these claims are nothing new and are not speci-
fic to Non-Western artists. Thus this discussion is more
inclined to polemics rather than substance when one
considers the influence of African art on Western modern
culture or the appropriation of “Non-Western” objects
into “Western” art. Just as it is no secret that the works of
Klee, Brancusi, Picasso or Immendorf, Baselitz, Penck or
Burgert, Meese, Richter were/are influenced in one way
or the other by African art and culture, so should it be no
surprise that Shonibare, Tayou or Kentridge draw inspira-
tion or quote from Western culture. And by the way, who
ever said that arts and culture were to be restricted to a
regional and not seen from a global perspective?

The controversy of the concept of hybridity as it is used
in connection with “Non-Western” art is the denigrating
and bastardizing connotation, especially when seen from
the perspective of the claim that the art concept is a
“Western” phenomenon; thus laying claim on origin and
ownership and everything else being unauthentic and
plagiarizing. But what difference does it make if a “Wes-
tern” or “Non-Western” artist quotes from El Greco, Vela-
zquez or Goya? Shouldn’t time and conceptual cultural
blends play a bigger role in this example than geographi-
cal cultural divides?

The concept of hybridity in art and culture, consciously
or unconsciously, instigates a system of hierarchy, i.e.
a stratification into the givers and the receivers which
further brings about questions on authority, influence

In Rosaldos und Bhabhas Theorie von Hybriditét ist das Element
von Geben und Nehmen, d.h. ein wechselseitiger Kulturaus-
tausch, ebenso evident, wie die Herausbildung einer gemein-
samen Zone, in der Charakteristika unterschiedlicher Kulturen
gefunden werden kénnen. Das kann als eine Art Strategie
Kultureller Evolution interpretiert werden, d.h. Modernitét gegen
Tradition, wonach Kulturen ihre Eigenschaften austauschen,
um zu tberleben. Diese Theorie wird in der derzeitigen Debatte
um Hybridlitat in der zeitgendssischen afrikanischen Kunst
nicht beachtet, da sie vom Westen angeftihrt wird, wo eine
einseitige Form von Hybriditét behauptet wird. Die unterschied-
lichen Griinde fiir diese Behauptungen erstrecken sich von
Gkonomischen bis hin zu politischen Griinden, so zum Beispiel
die Behauptung, dass zeitgenossische afrikanische Kiinstler
die visuelle Sprache und Elemente westlicher Kunst benut-
zen, um einen sicheren Zugang zum Kunstmarkt zu erhalten
oder als politische Strategie fiir ihren Zutritt zu internationalen
Kunstausstellungen. Die Frage hier ist nicht, ob diese Behaup-
tungen wahr sind oder nicht, sondern ob diese Behauptungen
nicht neu und auch nicht gezielt an , nicht-westliche” Ktinstler
gerichtet werden miissen. Demnach neigt diese Diskussion
mehr zur Polemik als zu Inhaltlichem, berticksichtigt man den
Einfluss afrikanischer Kunst auf moderne westliche Kultur
oder die Ubernahme , nicht-westlicher” Objekte in ,westliche*
Kunst. Ebenso wie es kein Geheimnis ist, dass die Werke von
Klee, Brancusi, Picasso oder Immendorf, Baselitz, Penck oder
Burgert, Messe, Richter in der ein oder anderen Art und Weise
von afrikanischer Kunst und Kultur beeinflusst sind, so Sollte
es nicht verwundern, dass Shonibare, Tayou oder Kentridge Ins-
pirationen oder Anregungen aus westlicher Kultur zogen. Wer
sagt, dass Kunst und Kultur regional begrenzt seien und nicht
aus einer globalen Perspektive gesehen werden sollen?

Die Widerspriichlichkeit von Hybriditét, wie Sie in der Ver-
bindung mit ,nicht-westlicher” Kunst aufgezeigt wird, hat eine
verunglimpfende und verfélschende Konnotation, besonders
wenn man von der Behauptung ausgeht, dass das Kunstkon-
zept ein ,westliches* Phdnomen ist, welches den Anspruch auf
Urheberschaft erhebt und alles andere als nicht authentisch
und plagiierend verurteilt. Aber welchen Unterschied macht es,
ob ein ,westlicher” oder ,nicht-westlicher” Kiinstler EI Greco,
Velasquez oder Goya zitiert? Sollte nicht Zeit und kulturelle
Mischung eine gréBere Rolle in diesem Beispiel spielen als
geographische oder Kulturelle Unterschiede?
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and originality. The idea of mimicry — being propagated
with this concept of hybridity in art — is thus a pheno-
menon common in “Western” critic that propagates the
otherness instead of oneness, which in this case is the
common denominator: art.

Whose story

In Phillips’ and Steiner's Art Authenticity and Baggage
the authors try to outline the context and the proble-
matic aspects of contemporary Western practices of
representation and evaluation of Non-Western arts. The
Kantian and Hegelian notions of arts, its free expression
and utilitarianism with respect to the civilization of “Wes-
tern” culture also led to the classification art in “fine”
and “applied”. Basically, the efforts to transpose these
notions into a “Non-Western” context, irespective of the
contextual background or history (be it oral, symbolic or
figurative) could be the source of some misunderstan-
dings. [f there is a need to theorize and write about art
on “Western” and “Non-Western” lines, and in particular
in the case of contemporary African art, it is important
to refer from an objective perspective and not from the
perspective of the referee who is at the same time the
player. This debate on the hybridity in contemporary Afri-
can art deserves as an answer a quote in the abstract of
Charlotte Bydler's book The Global Art World Inc. : “the
identification of the art concept as a Western phenome-
non, which is based on claiming the origins and even the
ownership of practices represented within historical (his-
torist) institutions, is untenable. .. This calls for a re-writing
of art history, taking into account multiple discontinuities
instead of relying on chronology.”

Two case studies in which the issue of hybridity in the
works of some artists of African origin is a central topic
are the exhibition Looking both ways (2004, Museum for
African Art, New York) curated by Laurie Ann Farrell and
Raisa Simola’s article on the Notion of Hybridity in the
Discourse of Some Contemporary West African Artists .

In Farrell’s exhibition, which featured artist like Fernando
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Das Konzept von Hybriditét in Kunst und Kultur zettelt bewusst
oder unbewusst ein hierarisches System an d.h. eine Anord-
nung von Gebern und Nehmern, welches ferner die Fragen
nach Autoritét, Einfluss und Originalitét autwirft. Die Idee von
mimicry (Nachahmung) — die mit dem Konzept von Hybriditat in
der Kunst verbreitet wurde - ist ebenso ein gangiges Phéno-
men ,westlicher” Kritik, das die Andersartigkeit propagiert,
anstatt die Einzigartigkeit von Kunst, die der gemeinsame
Nenner ist.

Wessen Geschichte

In Phillips” und Steiners Art Authenticity and Baggage
versuchen die Autoren den Kontext und die problematischen
Aspekte zeitgendssischer, westlicher Darstellungspraktiken
sowie die Entwicklung ,nicht-westlicher” Kiinste zu skizzieren.
Die Kunstbegriffe von Kant und Hegel, ihre offene Begrifflichkeit
und ihr Nitzlichkeitsgedanke verbunden mit dem Respekt fiir
die westliche Kulturzivilisation, fiihren ebenfalls zur Klassifizie-
rung des Kunstbegriffes in , bildende” und ,angewanadte” Kunst.
Grundsétzlich sind es die Bemtihungen, diese Kunstbegriffe

in einen ,nicht-westlichen” Kontext zu tibertragen, ohne dabei
den miindlichen, symbolischen oder figurativen Hintergrund
oder ihre Geschichte zu beachten, die die Quelle ftir so manche
Missverstandnisse sind. Wenn es einen Bedarf gibt, (iber Kunst
von einem ,westlichen” oder ,nicht-westlichen” Standpunkt
aus zu schreiben und Theorien aufzustellen, besonders wenn
es um zeitgendssische afrikanische Kunst geht, aann ist es
wichtig, aus einer objektiven Perspektive heraus vorzugehen
und nicht aus der Perspektive des betroffenen Mitspielers. Die
Debatte tiber Hybriditét in der zeitgendssischen afrikanischen
Kunst verdient als Antwort ein Zitat aus Charlotte Bydlers The
Global Art World Inc. ., die ldentifikation des Kunstkonzepts
als eine westliche Erscheinung, die darauf basiert, dass histo-
rische Institutionen, Ursprung und Besitztum fiir sich beans-
pruchen, ist nicht haltbar. .. Dies schreit geradezu danach,

die Kunstgeschichte neu zu schreiben und aabei vielféltige
Unterbrechungen zu berticksichtigen anstatt sich auf eine
Chronologie zu berufen.”

Zwei Fallstudien, die sich mit dem Thema der Hybriditét in
Werken afrikanischer Ktinstler beschéftigen, sind in Form einer
von Laurie Ann Farrell kuratierten Ausstellung mit dem Titel
Looking both ways (2004, Museum for African Art, New



Alvim, Ghada Amer, Oladélé Bamgboye, Allan deSouza,
Kendell Geers, Moshekwa Langa, Hassan Musa, N’Dilo
Mutima, Wangechi Mutu, Ingrid Mwangi, Yinka Shoni-
bare and Zineb Sidera, the focus was laid on artists from
North, South, East and West Africa who live and work in
Western countries and work within the “psychic terrain
between Africa and the West, a terrain of shifting physical
contexts, emotional geographies, and aesthetic ambi-
tions and expressions”.

In Raisa Simola’s publication she interviews six artists
from West Africa: Moustapha Dimé, Tamessir Dia, Gerard
Santoni, Sokari Douglas Camp, Ouattara and Yinka Sho-
nibare to find out what role “Africanism”, “Europeanism”
(whatever this might all mean) and/or Islamism play in
their works.

These projects do have their legitimacy especially in the
framework of their social research. Still, both projects
encountered certain scepticism from many artists who
did not find the idea of identity or hybridity as primordial in
their works as artists. Furthermore, irrespective of the fact
that an artist comes from, lives in Africa or the West he/
she can choose to work on such topics or blend them in.
Thus, the issue of hybridity is of less importance, espe-
cially as it always calls in mind the issues of otherness.

Nucleus in the discourses

If Jean-Luc Nancy’s idea that the individual is always un-
derstood within a social framework as described in being
singular plural holds true, then in this global (media) age
in which we find ourselves today, where the society is no
longer defined by geographical frontiers but a more glo-
bal culture of interest centred around literature, movies,
art etc. from all over the world, the concept of the social
framework, in which an individual finds him-/herself must
be defined anew.

York) und als Artikel von Raisa Simola, Notion of Hybriditat
in the Discourse of Some Contemporary West African
Artists, erschienen.

In Farrells Ausstellung, die Kiinstler wie Fernando Alvim, Ghada
Amer, Oladelé Bamgboye, Allan deSouza, Kendell Geers,
Moshekwa Langa, Hassan Musa, N’Dilo Mutima, Wangechi
Mutu, Ingrid Mwangi, Yinka Shonibare und Zineb Sidera

zeigt, liegt der Fokus auf Kiinstlern aus Nord-, Stid-, Ost- und
Westafrika, die in westlichen Lédndern leben und arbeiten und
mit dem ,seelischen Gebiet zwischen Afrika und dem Westen
arbeiten, ein Gebiet voller sich wandelnder &uBerer Kontexte,
emotionaler Heimatbezogenheit und &sthetischer Ambitionen
und Ausariicke”.

In Raisa Simola’s Publikation interviewt sie sechs Klinstler aus
West-Afrika: Moustapha Dimé, Tamessir Dia, Gerard Santoni,
Sokari Douglas Camp, Ouattara und Yinka Shonibare. Sie ver-
sucht herauszufinden, welche Rolle ,Afrikanismus”, ,Europder-
tum” und ,Islamismus” in den Arbeiten der Kiinstler spielt.

Diese Projekte haben ihre Legitimitat vor allem im Rahmen
ihrer sozialen Untersuchungen. Dennoch trafen beide Projekte
bei vielen Kiinstlern auf eine gewisse Skepsis, weil diese Kiinst-
ler die Frage nach Identitét oder Hybriditat nicht als vorrangig
in ihren Kiinstlerischen Arbeiten sehen. Unabhéngig davon,
woher ein Kiinstler herkommt oder lebt, ob in Afrika oder der
westlichen Welt, kann er oder sie sich diesen Themen widmen
oder sie eben ignorieren. Folglich ist die Frage nach Hybriditat
von mehr oder weniger groBer Wichtigkeit, besonders wenn sie
einem immer das Anderssein vor Augen fiihrt.

Kern des Diskurses

Wenn Jean-Luc Nancys ldee, dass aas Individuelle immer
innerhalb eines sozialen Netzwerks verstanden werden muss,
wie es in Being singular plural beschrieben ist, der Wahrheit
entspricht, dann muss das Konzept des sozialen Rahmens,

in dem derzeitigen globalen (medialen) Zeitalter, in dem die
Gesellschaft nicht langer durch geografische Grenzen, sondern
durch eine globalere Kultur von Interessen, die sich um Litera-
tur, Filme und Kunst aus aller Welt dreht, neu definiert werden.
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It is therefore desirable to shift the nucleus in the dis-
courses on contemporary African art from such all-evi-
dent issues like the exchange of influences from sup-
posed “other” cultures to more concrete conceptual
questions on art, no doubt with all strings attached to
poetical, philosophical, social, political, economic and
temporal factors on a global scale as it is deemed apt for
our zeitgeist.

The question that automatically must be posed at the
end of this essay is whether the polemical debate on
hybridity or global art is still interesting or has it rendered
it self superfluous? Is it right to officially call an end to this
debate?
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The state of photography

Contemporary approaches seen at the
Encounters of Bamako 2009

Andrea Heister

Since 1993, the Encounters of Bamako, the African
Photography Biennial, take place every two years in
Bamako, Mali, in order to promote Malian photography
and to create a meeting ground for photographers from
Africa and its Diaspora. Spilit into six sections, namely the
Pan-African exhibition, the Malian exhibition, monographs,
the therme exhibitions, photo memories and aguest section,
the Encounters of Bamako have grown into a huge show
of photography.

This edition’s topic was Borders; chosen by the curatorial
couple Laura Serani and Michket Krifa. On an imaginary
walk through the four main exhibition venues, the broad
spectrum of individual approaches and ways of working
became visible and gave an impression about the
diverse concepts and notions of, and approaches to
photography.

Photojournalism, photo-documentary, artistic
photography, or post-photography were only some of
the terms that came to mind. Embracing and abstracting
reality is a process that contains endless possibilities
for expression of the artistic medium of photography.
In the following, the works of 10 participants will be
introduced as examples of distinguishable perspectives
in photography.
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Wie steht es um die Fotografie?

Eine Auswahl zeitgendssischer
Herangehensweisen vertreten auf den
Encounters of Bamako 2009.

Die Encounters of Bamako, die afrikanische Fotografie
Biennale, finden seit 1993 alle zwei Jahre mit dem Ziel statt,
Fotografie aus Mali bekannt zu machen und Treffounkt fiir
Fotografen aus Afrika und seiner Diaspora zu sein. Aufgeteilt in
sechs Sektionen, namlich der pan-afrikanischen Ausstellung,
der malischen Ausstellung, der thematischen Ausstellung,

der Sektion Foto Geddchtnisse und einer Ausstellung fiir
Géste, wuchsen die Encounters von einer Ausstellung zu einer
immensen Foto-Show. Das Thema der Ausgabe war Grenzen,
ausgewahlt von dem Kuratorischem Paar Laura Serani und
Michket Krifa.

Auf einem imagindren Rundgang durch die vier
Ausstellungsorte begegnet man einem breiten Spektrum
fotografischer Positionen und Arbeitsweisen. Unterschiedliche
Vorstellungen dessen, was Fotografie sein kann und welche
Herangehensweisen es an sie gibt, wurden sichtbar.

Fotojournalismus, dokumentarische Fotografie, kiinstlerische
Fotografie oder auch Post-Fotografie sind nur einige Begriffe,
die in den Sinn kommen. Realitat kann in unendlichen

Arten und Weisen durch das kiinstlerische Medium der
Fotografie wiedergegeben und transformiert werden. Im
Folgenden sollen die Arbeiten von zehn Teilnehmerinnen
dazu dienen, unterschiedliche fotografische Perspektiven
herauszukristallisieren.
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Photographic activism

In her works the South African photographer Zanele
Muholi instills the issue of the social-political situation
of transvestites and homosexuals in South Africa. In
an interview Zanele Muholi made clear that, first and
foremost, she considers herself an activist for the rights
of homosexuals and her camera the medium to translate
her political ambitions in vivid and incisive pictures. Due
to her ambition to fight the homophobic atmosphere in
South African society, her works have a similar political
dimension like those of for example Athi-Patra Ruga, who
prefers video and performance as media. Fully aware of
the sensibility the topic requires, she finds the refreshing
and innovative path to take, leaving voyeurism, clichés,
stereotypes or dramatic staging behind.

The connection between her and her model is very close.
Out of several meetings with her model grew a mutual
relation of trust which was the basis for her photo projects.
The three exhibited photographs Miss D'Vine I-lll show a
transvestite in colorful, extravagant clothes in front of an
unspecified and unspectacular background, a deserted
spot in the periphery of civilization. In Miss D'Vine Il, she is
standing in a dried-out corn field, looking down into the
camera and the spectator’s eye. The worm’s-eye view
gives her the impression of untouchability. The classic
black evening dress, the strong and straight glance
into the lens and the fact that she avows herself to her
sexuality award her with an unquestionable dignity.

The circumstances for shooting were found to be quite
difficult and challenging. The fear of being discovered
during a session and the unpredictability of the reaction
of discoverer was ever present, said Muholi. The
photographs capture the tension and ambiguity between
uncertainty and self-confidence and show the fragile
position of a human being that is constantly under the
controlling observations and watchful eye of the general
public.

With her work, Muholi won a Fondation Blachere
award and the Casa Africa award for the best female
photographer at Bamako 09.

Fotografie als Aktivismus

Die stidafrikanische Fotografin Zanele Muholi reflektiert in
ihren Werken die soziale und politische Stellung Homosexueller
und Transvestiten in Stidafrika. In einem Interview betonte
sie, dass sie sich in erster Linie als Aktivistin fiir die Rechte
der Homosexuellen versteht und die Kamera ftir Sie ein
Werkzeug darstellt, ihre politischen Ambitionen in prdgnante
und aussagekraftige Bilder zu (ibersetzen. Ihre Fotografien
bekampfen dabei die homophobische Stimmung in der
stidafrikanischen Gesellschaft und weisen &hnliche politische
Dimensionen auf wie die Arbeiten von beispielsweise Athi-
Patra Ruga, der hauptséchlich mit den Medien Video und
Performance arbeitet.

Ganz im Bewusstsein der Sensibilitat welche die Thematik
erfordert, schidagt Muholi einen Weg ohne Voyeurismus,
Klichées, Stereotypen oder dramatische Inszenierung ein.

Die Beziehung zwischen ihr und dem Modell wuchs wéhrend
mehrerer Treffen zu einem Vertrauensverhaltnis, welches
letztlich die entscheidende Grundlage fiir die Fotoprojekte
bildet. Die drei ausgestellten Fotografien Miss D'Vine Il
zeigen einen Transvestiten in farbenfroher, auBergewdhnlicher
Kleidung, der sich in einer verlassenen Gegend, gleichsam der
Peripherie der Gesellschaft, aufhélt. Vor dem unspezifiziertem
und unspektakuldarem Hintergrund eines ausgetrocknetem
Kornfeldes, steht Miss D*Viine und blickt herab in die Kamera
sowie das Auge des Betrachters. Die Froschperspektive verleiht
ihr einen Eindruck von Unnahbarkeit. Ihr schwarzes Abendkleid,
der klare und direkte Blick in die Linse und die Tatsache, dass
sie sich offen zu ihrer Sexualitédt bekennt, zeichnen Sie mit
unzweifelhafter Wiirde aus.

Die Umsténde des Shootings waren schwierig und
herausfordernd, da die Angst, jederzeit entdeckt werden

ZU kénnen und die Unvorhersagbarkeit der Reaktion des
Entdeckers, immer bewusst sei, erklarte Muholi. Die Fotografien
fangen diese Spannung und Zweideutigkeit zwischen
Unsicherheit und Selbstbewusstsein ein.

Fiir ihre Arbeiten wurde Muholi der Preis der Fondation

Blanchere verliehen und der Preis von Casa Africa fiir die beste
weibliche Fotografin in Bamako 2009.
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Photography :
a medium for re-writing history

An exceptional perspective on South African history
was presented by Riason Naidoo, who recently was
appointed director of the South African National Gallery in
Cape Town. It is worth remarking that with his nomination
this position was bestowed upon a Non-White for the
first time. The topic of his project was the history of
Non-Whites in South Africa, mainly people of Indian and
Asian origin, and connected with his own living situation.
His intention to promote a multifaceted perspective on
the reality of South African racial history, finally led to a
history-centered approach in photography, by mixing
archival material with personal experiences. He chose
two media, video and photography, which corresponded
differently to his objective.

His video The £5 pickled money order receipt, told the
journey of a money order which, in transit from India, was
lost. It had been sent by Indian parents to their son living
in South Africa. In using the example of the money order,
Naidoo points at the difficulties Indian immigrants have
been facing in South African daily live. The sepia toned
black and white video imitates the oxidation process of
old photographs and puts the viewer back into colonial
times. His concept was to put together text, cartographic
material, photographic images and the traditional
animation technique into a video collage. This creates
a certain raw aesthetic that reflects the destitution and
bleak living environment of immigrants.

The impressions left by Naidoo’s work were a very
revitalizing moment in the Encounters since it highlighted
ararely reflected topic in South African history.

Fotografie :
Ein Medium um Geschichte umzuschreiben.

Eine auBergewdhnliche Perspektive auf die stidafrikanische
Geschichte lieferte Riason Naidoo, der kiirzlich zum Direktor
der slidafrikanischen Nationalgalerie in Kapstadt berufen
wurde. Die Berufung ist insofern bemerkenswert, als die
Position erstmalig an einen Nicht-WeiBen vergeben wurde.
Thematisch beschatftigt er sich in seiner Arbeit mit der
Geschichte der Non-Whites, mehrheitlich Menschen mit
indischem und asiatischem Ursprung, mit der er sich auch auf
seine eigenen Lebenssituation bezieht. Sein Ziel ist es, eine
weiterreichende Perspektive auf die Realitét der rassischen
Geschichte Stigafrikas zu vermitteln, was seiner Fotografie
einen geschichtsorientierten Schwerpunkt verleint, bei der
er archivarisches Material mit personlichen Erfahrungen
vermischt. Naidoo wéhlte mit Video und Fotografie zwei
Medien, die unterschiedlich auf diesen Anspruch reagieren.

Sein Video The 5 pickled money order receipt erzéhit

die Geschichte eines Geldbriefs, den indische Eltern ihrem
Sohn nach Stidafrika schicken und der im Transit verloren
geht. Anhand dieses Beispiels, deutet Naidoo auf die
Schwierigkeiten indischer Immigranten hin, die diese im
téglichen Leben Stidafrikas bewdltigen. Der Sepiafarbton des
schwarz-weiB Videos imitiert den Oxidationsprozess alter
Fotografien und versetzt den Betrachter in die Kolonialzeit. Zur
Verstérkung dieses Konzepts verwendet er im Video auBerdem
Kkartographisches Material, fotografische Bilder und die
fraditionelle Animationstechnik. ES entsteht damit eine gewisse
rauhe Asthetik, die gleichzeitig die Verwahrlosung und die
frostlosen Lebensumsténde der Immigranten reflektiert.

Die von Naidoos Arbeiten erweckten Eindriicke waren ein

erfrischender Moment auf den Encounters, da sie eine kaum
wahrgenommene und reflektierte Thematik beleuchteten.
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The philosophical camera

The French photographer Alain Turpault exhibited in
the Centre Culturel Francais Abinos, a portrait series
of African albino children in Mali. Like Seydou Camara
with his series Bibianaé, Turpault chose to encompass a
phenomenon that creates a certain disturbance among

people.

His minimalist concept intended simplicity of the shooting
situationin ordertoallowthe viewer asense ofinvolvement
during the process of observation: black-and-white
photography, a pure black background and a discreet,
inconspicuous spotlight on the portrayed subject. The
distance between camera and character varies as well
as their poses and their varied styles of dress, such as
suits or simple cotton attire. The exhibition’s showroom
complemented his concept through a dimmed light cast
on to black walls. As an effect, the setting helped to lead
the viewer slowly through and finally concluding in an
intense encounter with the subject matter.

As Black-Albino Africans they subvert standardized
categories of races and phenotypes. A child’s personality
develops in dependence of social interactions. The way
of portraying them brings into focus the deep uncertainty
of people’s incapacity to approach them. Turpault in turn
visualizes this insecurity of both sides with his own means
and goes even further in order to reflect the categories
within societal thinking. His idea of creating an artificial
black box and putting the camera in front of the children
as a substitute for human counterpart turned the camera
into a mirror for both the subject and the observer.

Turpaults’ project questions categories of thinking, the
terminology within language and definitive characteristics.
He has succeeded in visualizing his theme without
compromising its complex structure, nor offering a
pedagogic message.

Die philosophische Kamera

Im Centre Cultural Francais Stellte der franzdsische Fotograf
Alain Turpault Albinos aus, eine Portrétserie von afrikanischen
Albinokindern in Mali. Wie Seydou Camara mit Bibianaé,
entschied Turpault, sich einem Phdnomen zu néhern, das eine
gewisse Unsicherheit unter den Menschen verbreitet.

Sein minimalistisches Konzept war, die fotografische
Aufnahmesituation so weit als maglich zu reduzieren, um den
Betrachter ein Gefiihl von Teilnahme am Betrachtungsprozess
zu ermadglichen: schwarz-weiB Fotografien, ein rein schwarzer
Hintergrund mit dezenter, unaufdringlicher Belichtung der
Portrétierten. Die Distanz zwischen Kamera und Person
variieren dabei ebenso wie der Kleidungsstil, ein einfaches
Baumwollkleid oder ein Anzug, und die Posen. Die auf ein
Minimum gedimmte Beleuchtung des Ausstellungsraumes
und die schwarzen Wénde vervollstandigten das Konzept. So
wurde der Betrachter langsam durch die Ausstellung geftihrt
und konnte sich auf eine intensive Begegnung mit dem Thema
einlassen.

Schwarze Albino-Afrikaner untergraben unsere géngigen
Stanadardisierungen von Rasse und Phénotyp. Die Personlichkeit
eines Kindes entwickelt sich in Abhéngigkeit von sozialem
Umgang und Interaktion. Die Art und Weise wie sie portrétiert
werden offenbart die tiefe Unsicherheit ihrer Mitmenschen,
tiber einen Umgang mit ihnen. Turpault wiederum visualisiert
diese Unsicherheit auf beiden Seiten mit seinen eigenen
Mitteln und geht noch weiter, indem er die Kategorien im
sozialen Denken reflektiert. Seine Idee eine kiinstliche Black
Box zu entwerfen und die Kamera als Ersatz des menschlichen
Gegentibers zu installieren, macht die Kamera zu einem
Spiegel: ftir den Portrétierten und fiir den Betrachter.

Turpault's Projekt hinterfragt die Kategorien im Denken, die
Terminologie in der Sprache und feststehende Merkmale. Er
schafft es, das Thema zu visualisieren, ohne dessen komplexe
Struktur zu beschneiden oder eine péddagogische Botschaft
vermitteln zu wollen.

essay | bamako



“ Division (2009) © Nestor Da

Essay | Bamako



Painting photography

A singular interpretation of photography gave Nestor Da,
Burkina Faso, who won the Fondation Blachére Prize for
Emerging Artist, with his work Divisions, a series of photo-
collages. Da’s works are not photographs in the literal
sense of the term, rather photo-collages whose central
parts are highlighted by extracted pieces of photographs.
Newspaper clippings, maps and other unidentifiable
pieces of paper are scattered on a painted over
background. Whereas the structure and composition of a
work is formed through the painted patterns and patches,
the picture’s topic is disseminated through figures and
shapes of photographs. Visually, the works remind one of
depth-less compositions of surrealism, stylistically they
show parallels to expressionist photography painting.

Da creates fanciful images that connect with the
Encounters’ theme through their titles. Immediately,
questions affiliated with this particular style arise,
concerningthe categorization of artgenres. Datranscends
the genre of photography with the extensive use of mixed
techniques and media and creates single pieces that
counteract the inherent characteristic of reproduction.
The question simply is if the designation “photography”
is still applicable to his works and for what reasons.

This answer should be left to the viewer, but the question
imposes itself also on other opportunities, for example
with the emergence of post-photography which is the
creation of images based upon elements from other
photographs through the use of innovative software.

Fotografie malen

Eine singuldre Interpretation von Fotografie vertrat Nestor Da
aus Burkina Faso, welcher den Preis der Fondation Blanchere
fiir emporkommende Kiinstler fiir seine Arbeit Divisions,

eine Serie von Foto-Collagen, erhielt. Die Arbeiten sind keine
Fotografien im wortlichen Sinn, sondern vielmehr Foto-
Kollagen deren zentrale Bildpartien aus herausgetrennten
Teilen von Fotografien bestehen. Zeitungsschnipsel, Karten
und andere nicht identifizierbare Papierstiickchen sind (iber
das Blatt verstreut und auf einem Ubermalten Hintergrund
geklebt. Wéhrend nun die Struktur und die Komposition einer
Arbeit durch gemalte Muster und Flecken entsteht, wird

das Bildthema durch Figuren aus Fotografien gegeben. Der
visuelle Gesamteindruck der Arbeiten erinnert an tiefenlose
Kompositionen des Surrealismus, stilistisch kann man
Parallelen zu expressionistischen Foto-Gemélden erkennen. Da
entwirft fantasiereiche Bilder, die mit ihren Titeln an das Thema
der Encounters anschliel3en.

In Bezug auf seinen bestimmten Stil dréangen sich nattirlich
sofort Fragen auf, die die Kategorien der Kunstgattungen
betreffen. Da verldsst durch den ausgiebigen Gebrauch
verschiedener Techniken und Medien das Genre der Fotografie
und gestaltet Einzelwerke, welche dem der Fotografie
inharenten Prinzip der Reproduzierbarkeit wiedersprechen. ES
stellt sich die Frage, ob die Bezeichnung ,,Fotografie* noch
angewandt werden kann?

Die Antwort wird hier dem Betrachter (iberlassen, aber es zeigt
sich, aass sich die Frage auch bei anderen Entwicklungen
stellt, beispielsweise bei Post-Fotografie, ein Begriff der eine
Arbeitsweise bezeichnet, bei der Bilder mittels innovativer
Software kreiert werden, welche wiederum hauptsachlich auf
Elementen aus anderen Fotografien basiert.

essay | bamako



“ Trance series (2008) © Faten Gaddes

Essay | Bamako



The question of being seen:
narrative photography

Trance is the title of a series by Faten Gaddes, Tunisia. The
term “trance” designates a state between consciousness,
dream and reality; literally a state of transition. People in
trance do not have complete control over themselves,
they seek to amplify their senses and experience different
feelings, entering a dimension out of real lifetime. Looking
at the photographs, the actualization of two different
realities can be perceived.

On the one side, there are still-life-like images that capture
the indoor environment of small stone houses — mostly
empty spots, alcoves with candles, door passages.
Scattered Arabic writing on the wall is the only evidence
of human existence. The photographs show barely
illuminated places, a soft yellow-toned light gives them
the serene atmosphere of meditation rooms. They take
on an anachronistic feeling of being out of place and
time.

Juxtaposed on the other side, there are domestic
scenes filled with vivid action. Women are in their daily
environments amidst the cacophony of sound, children
and colors. Long apertures create a dazzling array of slow
motion images. At the same time, the images expose
details of faces and hands, however only imitating the
expression of gestures and actions behind a blurry haze.

Gaddes didn't portray women individually rather she
envisions the life of Tunisian wives. Raising at the same
time the question of how much individuality is permitted
to develop within the context of their daily lives.

The series shows two disparate atmospheres revealing
a life that happens in between these two poles. Gaddes
visually describes how it is to live within a world of
opposites and extremes.

Die Frage danach, gesehen zu werden :
Narrative Fotografie

Trance st der Titel einer Serie von Faten Gaddes aus Tunesien.
Der Begriff , Trance” bezeichnet einen Zustand zwischen
Bewusstlosigkeit, Traum und Realitét, wortlich also einen
Zustand des Ubergangs. Menschen in Trance besitzen nicht die
volle Kontrolle tiber sich selbst. Sie versuchen, ihre Sinne zu
erweitern und auBergewohnliche Gefiihle zu erfahren, um eine
andere Dimension auBerhalb der realen Lebenszeit zu betreten.
Betrachtet man die Fotografien, so entdeckt man, dass Sie zwei
unterschiedliche Realitéten entwerfen.

Einerseits sieht man stilllebenartige Motive, die den
Innenraum eines kleinen Steinhauses zeigen, meist leere Orte,
Wandnischen mit Kerzen, Tiiroffnungen. Die Wénde sind mit
arabischen Schriftziigen liberséht — der einzige Hinweis auf
menschliche Existenz. Die kaum beleuchteten Orte und ein
leicht gelbliches Licht erzeugen die ruhige Atmosphére eine
Meditationszimmers und evozieren das anachronistische
Gefiihl, sich auBerhalb von Raum und Zeit zu befinden.

Daneben andererseits hausliche Szenen mit lebhaftem
menschlichen Treiben. Frauen in ihrer taglichen Umgebung
inmitten der Kakophonie von Stimmen, Kindern und Farben.
Lange Belichtungszeiten kreieren leicht (iberblendete,
verschwommene Bilder, Bewegungen in Zeitlupe. Gleichzeitig
enthiillen die Bilder Teile von Gesichtern und Héanden, die
Jjedoch hinter einem Schieier von Verschwommenheit verborgen
bleiben.

Gaddes portratiert Frauen nicht individuell, sondern vielmehr
deren Lebensstil als Hausfrauen in Tunesien. Zugleich stellt
sie damit auch die Frage, wie viel Individualitat sich in diesem
Lebenskontext entwickeln kann und zugelassen ist.

Die Serie enthiillt disparate Stimmungen, ein Leben, das
zwischen zwei Polen entworfen ist. Gaddes zeigt mit visuellen
Mitteln, wie es sich in einer Welt von Gegensétzen und
Extremen lebt.
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Photo journalism

The prize of the European Union for photojournalism
and reportage was awarded to the South African
photographer Jodi Bieber. Going home is her exhibited
project shot in black and white in which she accompanied
the operation “Crackdown”, an initiative to diminish the
criminal rate, put in effect by the South African police.
Part of the initiative was to collect illegal immigrants from
other African countries at the retention center of Lindela
in Krugersdorp from which they were sent back to their
home countries by train.

As topic, Bieber translates the anonymity of actions into
photographic themes. She doesn’t show open violence
such as physical injuries, but her photographs capture
crucial moments where control over people is executed.
Subtle mechanisms of administrative control are captured
in many contexts, for example the collection of personal
data into data bases, the corralling of people or the racial
profiling in everyday life. The strength of her photography
lies within the portrayal of these insipid actions that are
indicative of the entire discriminatory mechanism at
work. She visualizes the process of a segregation and
disenfranchisement of people through which they are
deprived of their individuality.

Her work style is similar to investigative photojournalism
performed in such away that enables the onlooker to bare
witness upon the harsh realities of existence within the
construct and grips of a manipulative system. The focus
on the mechanism of control renders the atmosphere in
the photos noticeably detached, leading to participation
in a collective voyeurism.

Fotojournalismus

Der Preis ftir Fotojournalismus und Reportage der Europédischen
Union wurde der bekannten Stidafrikanerin Jodi Bieber
verliehen. In ihrem Projekt in schwarz-wei Going home
begleitete sie die Operation ,Crackdown®, eine Initiative
ausgeftihrt von der stidafrikanischen Polizei mit dem Ziel, die
Kriminalitatsrate zu senken. Teil dieser Initiative war es, illegale
Immigranten anderer afrikanischer Lénder im Gefangnis von
Lindela in Krugersdorp zu versammeln, um sie von dort aus mit
dem Zug in ihre Léander zurtickzuschicken.

Bieber (ibersetzt die Anonymitat der Aktion in ein fotografisches
Sujet. Obwohl sie keine offene Gewalt wie kdrperliche
Verletzungen zeigt, fangen ihre Fotos genau die Momente

ein, in denen Kontrolle tiber Menschen ausgetibt wird.

Subtile Mechanismen administrativer Kontrolle werden

in unterschiedlichen Kontexten sichtbar, zum Beispiel

die Sammlung persénlicher Daten in Datenbanken, das
Zusammentreiben von Menschen oder die Kontrolle der
ethnischen Zugehdrigkeit im taglichen Leben. Die Stérke ihrer
Arbeiten liegt darin, diese geschmacklosen Tétigkeiten zu
portratieren und damit zugleich den ganzen diskriminierenden
Mechanismus dahinter zu entlarven. Sie visualisiert den
Prozess der Trennung und Entmiindigung von Menschen,
wodurch diese letztlich auch ihrer Individualitét beraubt werden.

Ihre Arbeitsweise entspricht dem investigativen
Fotojournalismus indem sie dem Betrachter erlaubt, die
harsche Realitét einer Existenz in dem Konstrukt und Zwéngen
eines manipulativen Systems zu bezeugen. Mit dem Hauptfokus
der Fotos auf den Kontrollmechanismen erzeugt sie eine
Atmosphdre voller Distanz, die zu einer Teilnahme an einer Art
kollektivem Voyeurismus fiihrt.
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The outcast or peripheral life

Apparently, the Nigerian Uche Okpa Iroha took the title
of the Encounters in his works Under bridge life literally,
and portrayed the peripheries of the Nigerian society.
For this purpose, Iroha selected a spot under a highway
bridge in the city of Lagos that serves as a home and
business location. Finding and appropriating a function
for a formerly unused space abandoned by society at
large, is a normal custom. Inhabitants of all ages conduct
their business within the dark underside of the austere
architecture.

Iroha’s concept wasto keep the same picture composition
as a common frame that runs through his series. So, he
mounted the camera always at the same spot which
was exactly on the light line created by sun rays falling
between the two parts of a highway bridge. As it is
represented, the composition of the image remains the
same and is dominated by a clear delineation of light.
Random passers-by capture a fleeting glimpse in the
camera’s eye, continuing in their action. Some children
line up.

Dark colors and sparse light within the extreme blown out
highlights create an obscure atmosphere, reflecting the
buzzing life that can happen within the fringes of society
and the outskirts of urban space. The line of light does
not only lead visually to the vanishing point of the image,
however metaphorically it also can be read as the line
along which life is being performed.

Iroha has achieved to combine a thoughtful composition
with metaphorical content illustrating the paradox of
simple dignity with the destitution and the social dereliction
of their surroundings. Subsequently for this work, he
won the Seydou Keita prize for the best photographic
creation.

Das periphere AuBenseiterleben

Ganz offensichtlich hat der Nigerianer Uche Okpa Iroha

den Titel der Encounters in seinen Arbeiten Under bridge

life wartlich genommen und illustriert die Peripherie der
nigerianischen Gesellschaft. Zu diesem Zweck wébhlte Iroha
einen Platz unter einer Autobahnbrticke in Lagos, der zugleich
als Heim und Geschaftsort fiir viele dient. Die Aneignung von
zuvor ungenutzten, von der Gesellschaft verlassenen, Orten, um
sie mit einer Funktion zu versehen, ist Normalitat. Einwohner
aller Lebensalter gehen in der dunklen Unterseite der herben
Architektur ihren Geschéften nach.

Irohas Konzept besteht darin, dieselbe Bildkomposition als
gemeinsamen Rahmen der Serie beizubehalten. So brachte

er die Kamera immer an demselben Ort an, namlich auf

der Lichtlinie die entsteht, wenn Sonnenlicht zwischen

die Briickenteile féllt. Wie man sehen kann, bleibt die
Bildkomposition dieselbe und wird klar durch die Linienftihrung
des Lichtes dominiert. Zuféllige Passanten werfen einen
fliichtigen Blick in die Linse der Kamera, wéhrend sie ihrer
Beschéftigung weitergehen. Einige Kinder stellen sich der Reihe
nach auf.

Uberwiegend dunkle Farben und spérliches Licht inmitten

des extremen Hell-Dunkel der Fotos erschaffen eine obskure
Stimmung, die das pulsierende Leben wiederspiegelt, das sich
in den Randgebieten der Gesellschaft und AuBenbereichen der
Urbanitét abspielt. Die Lichtlinie fihrt nicht nur visuell auf den
Fluchtounkt des Bildes, sondern kann auch metaphorisch als
Linie gelesen werden, an der entlang sich Leben vollzieht.

Iroha gelingt es, eine durchdachte Komposition mit
metaphorischem Gehalt zu kombinieren, in der er das
Paradox einfacher Wiirde inmitten eines entbehrungsreichen
Lebens und sozialer Verwahrlosung der Umgebung illustriert.
Folgerichtig wurde er fiir seine Arbeit mit dem Seydou Keita
Preis fiir die beste fotografische Kreation ausgezeichnet.
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With a twinkle in the eye :
Ironic fashion photography

The Moroccan-born photographer Hassan Hajjaj sets
a strong value on the orchestration of the scene. In

the very first moment, the photographs in the series
Dakka Marrakech seem to be snapshots of people

from the streets who are posing for a candid picture.
Looking more closely, unexpected details strike the
spectator’s eye. Even though the people wear traditional
Moroccan attire, the printed design originates from
Western fashion labels. Hajjaj composes his works and
design to delicately incorporate influence of fashion
photography in a perceivable style. The expectations of
a conventionally trained eye are deconstructed through
moments of irony that play upon the image of people as
fashion victims.

The aesthetic embodies colorful, large sized photos that
are vivid and full of live with people that are obviously
enjoying a playful game with the camera. The outcome
results in unconventional perspectives showing people
from the back, a man lighting a match or the traditional
motive of the reclining nude. Hajjaj refers to different
traditions of representation. However, he likes to play
particularly with the aesthetics of hip hop and its
extravagant examples of poses and posturing related to
the concept of coolness and machismo.

In another series of portrays, the influence of a state of
Barbary design is evident; five images of men and women
in various settings with backgrounds that are painted in
ornate and shiny colours, which create an effect that
highlights and accentuates the face.

Modefotografie - mit einem
Augenzwinkern

Dem in Marokko geborenen Fotograf Hassan Hajjaj ist die
exakte Inszenierung seiner Motive sehr wichtig. Im ersten
Moment scheinen die Fotografien aus der Serie Dakka
Marrakech Schnappschiisse von Menschen auf der Strale
zu sein, die fiir ein witziges Bild posieren. Bei genauerer
Betrachtung aber, fallen unerwartete Details auf. Obwoh! die
Personen traditionelle marokkanische Kleidung tragen, stammt
das aufgedruckte Design von westlichen Modemarken. Hajjaj
komponiert seine Arbeiten und deren Stil S0, dass er auf sehr
feinfiihlige Weise den Einfluss westlicher Modefotografie

in seinen spezifischen Stil mit einflieBen lassen kann. Die
Erwartungen des konventionell geschulten Betrachterauges
werden durch ironische Momente dekonstruiert, die mit dem
Bild des Fashion Victim spielen.

Asthetisch arbeitet Hajjaj mit farbenfrohen GroBformaten

die Lebendigkeit ausstrahlen und Personen abbilden, die

ganz offensichtlich Gefallen am spielerischen Umgang mit

der Kamera finden. Das Resultat sind unkonventionelle
Perspektiven, wie Riickenaufnahmen, ein Mann der ein
Streichholz anziindet, aber auch das traditionelle Motiv des auf
dem Kanapee ruhenden Aktes. Damit bezieht sich der Fotograf
aur unterschiedliche Traditionen der Reprasentation, spielt
Jedoch besonders gerne mit der Asthetik des Hip Hop und den
extravaganten Posen, welche ihre Entstehung in der Kultur des
Machismus und dem Image von Coolness haben.

In einer anderen Portratserie ist der Einfluss des berberischen
Design nicht zu tibersehen. Fiinf Portréts von Ménnern

und Frauen in unterschiedlicher Umgebung sind vor einem
Hintergrund abgebildet, der kunstvoll in leuchtenden Farben
gehalten ist und dadurch die Gesichter um so mehr betont.
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“ Play on scarf, Interfaces series (2009) © Mouna Jemal Siala
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Omamentation over photography

At first glance, the three large size prints of the series
Interfaces by the Tunisian Mouna Jemal Siala show
symmetrical patterns that resemble oriental ornaments
like the ones that can be found on walls, archways or
other architectural pieces in the traditional Islamic design.
Upon greater analysis and inspection, one can see that
the patterns, in fact, consist of minute images that have
been mirror-pointed and assembled together in a visually
cohesive work. Its structure unveils its complexity of
elements only at close range. Siala plays with the optical
illusions within distance and space that determine the
various revelations of content and form by the spectator's
radius and relative proximity from the work. Her image
themes are taken from her immediate environment and
show random scenes and people in their daily life, her
family circle.

The main essence specific to the nature of photography
arethe principles of reproductivity and serializationinherent
in the technology. These are central characteristics
and themes rooted in her work. The timeless question
addressed to photography, known through the critique
of Walter Benjamin, is that of what is authenticity and
originality, given the possibility of endless reproduction.
Siala interpreted it in a positive way by formulating new
images through the process of endless replication.

Summarizing on her work style, we can see that Siala
considers only the image character of Photography and
utilizes them as raw material for further work. The result
is the creation of beautiful pattern constructed without a
direct motive. A multiplicity of directions can be derived
from her work. However, one may find that there are two
obvious references. On the one hand, they aesthetically
reconnect with her cultural background and are pertinent
to traditional Islamic iconography. On the other hand,
they refer stylistically to contemporary industrial design.
One can find a quite similar mode of production among
contemporary wall paper and textile designers who
create patterns through the replication, collaging and
assembling of miniature photographs.

Zuerst Dekor, dann Fotografie

Auf den ersten Blick sieht man auf den drei groBformatigen
Fotos der Serie Interfaces der Tunesierin Mouna Jemal Siala
nichts als symmetrische Muster die stark an orientalische
Ornamente erinnern wie man sie von Wénden, Tiirbégen oder
anderer Architektur im traditionellen islamischen Stil findet.

Bei genauerem Betrachten jedoch, entpuppen sich

die Bestanalteile der Muster als Miniaturmotive die
punktsymmetrisch gespiegelt und danach zu einem kohasiven
Gesamtwerk zusammengeftigt wurden. Die Struktur gibt die
Komplexitat der Elemente nur bei Betrachtung aus geringer
Entfernung frei. Siala spielt mit den optischen lllusionen

in Entfernung und Raum. Die zahireichen Entdeckungen
(iber Bildinhalt und Bildformen sind relativ bezogen auf die
Betrachternéhe vom Werk. Die Motive der Miniaturbilder
entstammen der unmittelbaren Umgebung der Kiinstlerin,
Personen und Familienangehdrige im Alltag.

Zwei wesentliche Merkmale der Fotografie, das Prinzip der
Reproduzierkabeit und Serialisierung, sind in der Arbeitsweise
der Technologie begriindet. Beide Prinzipien sind ebenfalls
zentrale Elemente in Sialas Arbeiten. Die immer lauernde Frage,
bekannt durch Walter Benjamins Kritik, was Authentizitét und
Originalitat angesichts der Moglichkeit endloser Reproduktion
bedeuten solle, hat Siala positiv beantwortet indem Sie den
Prozess endloser Wiederholung dazu nutzt, neue Bilder zu
generieren.

AnschlieBend kann man sagen, dass Siala Fotografien in ihrer
Eigenschaft als Bilder wahrnimmt und diese als Rohmaterial
fiir weitere Verarbeitung einsetzt. Das Ergebnis sind klare,
auffallende Muster ohne figuralen Bildinhalt.

Aus ihrem Werk ergeben sich mehrere Bezugsmaglichkeiten
von denen zwei hier aufgefiihrt werden sollen. Zum Einen
spielen die Arbeiten auf den kulturellen Hintergrund der
Ktinstlerin an, die sich &sthetisch auf die traditionelle
islamische Ikonographie bezieht. Zum Anderen referieren die
Arbeiten stilistisch gesehen zu gegenwértigem Industriedesign,
bei dem in frappierend dhnlicher Weise Tapeten in exakt
demselben Stil hergestellt werden, Designer also ebenfalls
Muster durch Replikation, Zusammenstellung und Anoranung
von Miniaturfotografien herstellen.
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“ Obechukwu Nwoye, Nollywood series (Enugu, Nigeria, 2008) © Pieter Hugo / Michael Stevenson Gallery
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Controversy as concept

With Nollywood, a series comprising 15 photographs,
the South African Pieter Hugo makes reference to the
Nigerian film industry whose bulk production floods the
film market. Already of international repute, Hugo’s style
elicits a new kind of controversy provoking a wide array
of discussions amongst visitors regarding his themes
and uniquely stylized presentation.

As in other series, like the hyena and other men, portraits or
wild honey collectors, the 6x6 format is perfectly composed
in that the main figures are well-centered and look straight
into the camera. The cool colors create an atmosphere
of neutrality. The intensity of the steady light manifests
a situation that evokes a certain feeling of timelessness.
His distinct approach uses the distance between the
subject matter and the camera that encapsulates the
idea of insurmountable omnipresence, reinforced by the
slightly provocative, almost confrontational gaze of the
portrayed.

His technique is based on the classic separation of
photographer as subject versus the object as topic. In
this method, nothing is left to chance. It is through this
approach that one finds a perfect staging with a strange
mix of derelict fantasy figures involved in horror-like
action.

He is a controversial figure due to the fact that his art
elicits a severe reaction from the onlooker as one of either
negative or positive emotion. Furthermore, the idea is
polarizing because the response is never one of neutrality
or indifference.

Kontroverse als Konzept

Mit Nollywood, einer Serie von 15 Fotograien, bezieht sich der
Slidafrikaner Pieter Hugo auf die nigerianische Filmindustrie,
deren Massenproduktion den Filmmarkt (iberflutet. International
bereits bekannt, provoziert Hugos Stil erneut eine Kontroverse
und breite Diskussion unter den Besucherinnen (iber seine
Themen und seinen einzigartigen Préasentationsstil.

Wie in anderen Serien, beispielsweise in Die Hy&ne und
andere Menschen, Portréts oder Wilde Honigsammler,
komponiert er den Raum des 6x6 Mittelformats perfekt. Die
Hauptfiguren sitzen gut zentriert im Bild und blicken direkt

in die Kameralinse. Eine allgemeine kiihle Farbigkeit stellt
eine Atmosphére von Neutralitit h