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Jessica Ekomane ist eine in Frankreich geborene und in Berlin lebende Elektronik-Musikerin und 
Klangkünstlerin im Format von Live-Performances und Installationen. Ihre quadrophonen 
Performances, die sich durch ihren physischen Affekt auszeichnen, suchen eine kathartische Wirkung 
im Zusammenspiel von Psychoakustik, Wahrnehmung von rhythmischen Strukturen und 
Wechselwirkungen von Geräusch und Melodie. Jessica Ekomane gehörte zu den sechs 
Komponist*innen, die von Natascha Süder Happelmann zur Mitarbeit für ihre Installation im deutschen 
Pavillon der Biennale in Venedig 2019 ausgewählt wurden. Ebenfalls 2019 war sie Teil des SHAPE 
Platform roaster of artists. Ihre Arbeiten wurden u. a. bei dem CTM Festival (Berlin), der Ars 
Electronica (Linz), Dommune (Tokio) und dem Bemis Center for Contemporary Arts (Omaha) 
präsentiert. Sie ist 2023 Stipendiatin des Villa Romana-Preises in Florenz. 
 
Sven-Åke Johansson, geboren 1943 in Mariestad (Schweden), ist einer der stilprägenden 
Schlagzeuger der deutschen Free Jazz-Ära der 1960er und 1970er Jahre. Er verfolgte ab den 1980er 
Jahren einen von Institutionen und Gruppierungen weitgehend unabhängigen künstlerischen Weg als 
Musik-Performer, Komponist, Schriftsteller, Spontanpoet, Zeichner und Photograph, zunehmend in 
Kreisen Bildender Kunst und neuer Musik. Sein Œuvre besteht unter anderem aus über fünfzig 
Plattenveröffentlichungen, etlichen Musiktheaterstücken, Hörspielen, Gedichtsammlungen wie 
anderen Texten, bildnerischen Werken und einem regen Tourneeleben. Er lebt seit 1968 in Berlin. 
 
Hassan Khan ist Künstler, Musiker und Schriftsteller. Seine künstlerische Arbeit umfasst Musik, 
Performance, Film, Skulptur, Bild, Installation und Text. Seine Werke befassen sich mit 
gesamtgesellschaftlichen Zuständen, um Formate zu schaffen, die grundlegende Fragen erforschen, 
aber auch verführen, entfremden und versuchen, kollektive Erfahrungen mit Machtstrukturen neu zu 
artikulieren. Er ist Gewinner des Silbernen Löwen der 57. Biennale in Venedig (2017) und derzeit 
Professor für Bildende Kunst an der Städelschule. Khans letzte Einzelausstellungen waren Blind 
Ambition im Musée National d'Art Moderne, Centre Georges Pompidou in Paris (2022) und The Keys 
to the Kingdom im Museo Nacional Centro de Arte Reina Sofia in Madrid (2019). Khan tritt regelmäßig 
als Musiker auf – u. a. Sonic Shaman Festival, Taipeh (2022); Centre Pompidou, Paris (2022); 
Contact(less) Festival MAXXI L'Aquila, Aquila (2021); MaerzMusik Festival, Berlin (2013 / 2017 / 
2018); Ruhrtriennale, Essen (2018); Intonal Festival, Malmö (2017); The Guggenheim Museum, NYC 
(2016); Portikus, Frankfurt am Main (2015) und The Louvre Auditorium, Paris (2012). 
Veröffentlichungen sind u. a. "An Anthology of Published and Unpublished Writings" (2019), "Twelve 
Clue" (2016), "The Agreement" (2011). Sein neuestes Album SUPERSTRUCTURE EP (2019) wurde 
von der Vinyl Factory veröffentlicht. 
 
Christian Marclay, geboren 1955, lebt in London. Er ist Bürger der Schweiz und der USA. Seit weit 
mehr als 30 Jahren untersucht Marclay die Verbindung von Bild und Musik in verschiedenen Medien. 
In den 1980er Jahren erregte er Aufmerksamkeit mit seinen Auftritten als „Record Player“, bei denen 
er Schallplatten und -spieler als Musikinstrumente verwendete, sowie durch seine Konzerte mit 
Musikern wie John Zorn, David Moss, Elliott Sharp und Shelley Hirsch. Marclay gilt als einer der 
Erfinder des „Turntableism“. Wenngleich Marclay sich seit Anfang der 1990er Jahren international 
mehr und mehr einen Namen als Bildender Künstler gemacht hat mit Collagen, Readymades, Videos, 
Filmen, Photographien, Installationen und Skulpturen, so bleibt doch „Sound“ – Musik, Klang, 
Geräusch, Audio-Kultur – immer im Zentrum seiner Arbeit. Er verarbeitet Platten, Hüllen und 
Lautsprecher, Musikinstrumente, natürliche Geräusche, aber auch die gesamte massenmediale 
Ikonographie von „Sound“ in Werbung und Alltag. Zu seinen Arbeiten gehören seitdem auch immer 
wieder Partituren und grafische Notationen, die Konventionen traditioneller musikalischer Komposition 
unterlaufen und sich der Formate von Video, Photographie, Comic, gefundener Materialien und 
Readymades bedienen und Musiker zu freien Improvisationen und Interpretationen herausfordern. Für 
die weltberühmt gewordene 24-Stunden-Film-Montage The Clock erhielt Christian Marclay 2011 auf 
der 54. Biennale in Venedig den Goldenen Löwen als Bester Künstler. Einzelausstellungen: Centre 
Pompidou, Paris (2022); The Museum of Contemporary Art, Tokio (2021); MACBA, Barcelona (2019); 
LACMA, Los Angeles (2019); Whitney Museum, New York (2010); Barbican Art Gallery, London 
(2005); SFMoMA, San Francisco (2002); MOCA, Chicago (2001); Kunsthaus, Zürich (1997); 
Hirshhorn Museum, Washington DC (1990). 
 
Der nigerianische Video-, Klang- und Eat-Art-Künstler Emeka Ogboh bezieht sich mit seinen Hör- und 
Geschmackssinnen auf konkrete Orte. In seinen Klanginstallationen und Ear-Art-Arbeiten erforscht 
Ogboh, wie private, öffentliche und kollektive Erinnerungen und Geschichten in Klang und 



 

Essgewohnheiten übersetzt, umgewandelt und kodiert werden. Seine Arbeiten befassen sich mit der 
Frage, wie Hör- und Geschmackserlebnisse existenzielle Beziehungen widerspiegeln, unser 
Verständnis der Welt beeinflussen und einen Kontext bilden, in dem kritische Fragen zu Migration, 
Globalisierung und Postkolonialismus gestellt werden können. Emeka Ogboh hat an zahlreichen 
internationalen Ausstellungen teilgenommen, darunter der documenta 14 (2017), Athen und Kassel, 
der Skulptur Projekte Münster (2017), der 56. Ausgabe der Biennale in Venedig (2015) und der Dakar 
Biennale (2014). Ogboh lebt in Lagos und Berlin. 
 
Der Komponist, Musiker, Performer, Video- und Installationskünstler Charlemagne Palestine, 
geboren 1947 oder 1945 in Brooklyn, lebt seit vielen Jahren in Brüssel. Er ist so etwas wie das Enfant 
terrible der nordamerikanischen Avantgarde. Wenngleich er sich selbst als „Maximalist“ bezeichnet 
hat, zählt er neben La Monte Young, Terry Riley, Steve Reich und Phil Glass zu den Pionieren der 
Minimal Music. Seit den frühen 1970er Jahren komponiert und spielt Charlemagne Palestine 
hochenergetische repetitive Musik für elektronische Sounds, Carillon, Pfeifenorgel, Klavier, andere 
Tasteninstrumente und Stimme. Seine ritualistischen Soloperformances entfalten in langsamen 
Prozessen extrem nuancierte Klangfarbenspektren und loten die timbralen, rhythmischen und 
mechanischen Möglichkeiten der Instrumente bis zu ihren Grenzen aus. Ebenfalls in den 1970ern hat 
Charlemagne Palestine eine Reihe von Videoarbeiten produziert, in denen er seinen Körper in der 
Symbiose von Klang und Bewegung bis zur physischen und psychischen Erschöpfung treibt. In den 
1980er und 1990er Jahren schuf der Künstler altarähnliche, emblematische Installationen und 
Multimedia-Skulpturen mit zahlreichen Plüschtieren, meist Teddybären, bunten Stoffen und 
Videofilmen. Charlemagne Palestine kooperierte mit Künstler*innen wie Tony Conrad, Simone Forti, 
Rhys Chatham, Michael Gira, Pan Sonic, Perlonex, Gol und anderen. Er hat weit mehr als zwanzig 
Soloalben veröffentlicht und war bzw. ist auf Festivals und in der ganzen Welt vertreten. 
 
Zeit und Raum sind der Urstoff der künstlerischen Arbeit der in Berlin lebenden Klangkünstlerin, 
Komponistin und DJ Mieko Suzuki. In höchst unkonventionellen Performances, für die sie Drones 
und Field Recordings, das Knistern elektrischer Schaltkreise und Bruchstücke von Vinylschallplatten 
verwendet, setzt Mieko Suzuki stets auf das Unerwartete. Sie verbindet die rohe Kraft von 
Schallwellen mit der Zartheit subtiler Modulationen und verwandelt jeden Raum in einen Schauplatz 
klanglicher Abenteuer. Regelmäßig arbeitet sie mit der Choreografin Meg Stuart, dem 
Theaterregisseur Johan Simons und dem Avantgarde-Techno-Label Raster zusammen. Mieko 
Suzukis einzigartiger Ansatz und ihr unverwechselbares Verständnis von Klang wirken in einem Club, 
bei einem Theaterstück oder einer Tanzperformance genauso wie im Kontext von Bildender Kunst 
und Haute Couture. Gemeinsam mit den Musikerinnen Andrea Neumann und Sabine Ercklentz bildet 
Mieko Suzuki das Improvisationstrio Contagious. Ihr erstes Album Contagious ist 2019 bei Morphine 
Records erschienen. Seit 2009 betreibt Mieko Suzuki zusammen mit Arno Raffeiner ihre eigene 
multidisziplinäre Veranstaltung Kookoo, die alle zwei Monate in der OHM Gallery in Berlin stattfindet.  
 
Claudia Rohrmoser arbeitet im Bereich visueller Musik und Expanded Cinema. Sie erforscht die 
Verbindung zwischen dem musikalischen und dem visuellen Bereich durch die Kontrolle von Gestik, 
Haltung, Aktion, Pose und Bewegung in Animationen und Live-Kinomontagen. Ihre Arbeiten umfassen 
Videoinstallationen, audiovisuelle Performances und experimentelle Animationskurzfilme. Mit 
Komponist*innen und Bühnenbildner*innen arbeitete sie interdisziplinär als Videodesignerin für 
Konzert- und Opernproduktionen sowie für zeitgenössische Musikaufführungen (u.a. Teatro Real 
Madrid, Salzburger Osterfestspiele, Inventionen Festival Berlin). Sie ist Gründerin von Cinema 
Vertigo, einer Plattform für künstlerische Forschung im Bereich medialer Räume. Claudia Rohrmoser 
studierte Multimedia Arts / Computeranimation an der FH Salzburg und Experimentelle Film- und 
Medienkunst an der UdK Berlin. Derzeit ist sie Professorin für Motion Design und 
Medienszenographie an der FH Bielefeld, wo sie den Studiengang „Digitale Medien und Experiment“ 
aufbaut. Sie wurde in Salzburg geboren und lebt in Berlin und Bielefeld. 
 
Raed Yassin ist ein libanesischer Künstler und Musiker. 2003 graduierte er an der Theaterabteilung 
des Institute of Fine Arts in Beirut und entwickelt seither seine konzeptionelle Arbeit mit verschiedenen 
Medien wie Video, Klang, Fotografie, Text, Skulptur und Performance weiter. Yassins Werke 
entstehen häufig aus der Untersuchung persönlicher Narrative und ihrer Position innerhalb einer durch 
Konsumkultur und Massenproduktion geprägten kollektiven Geschichte. Er war Gastkünstler bei De 
Ateliers, Amsterdam (2008-2010), Delfina Foundation, London (2010 & 2014), Akademie der Künste 
der Welt, Köln (2015) und ist Preisträger des Abraaj Group Art Prize (2012). Als Musiker ist er einer 
der Organisator*innen des Irtijal-Festivals für experimentelle Musik in Beirut und hat mehrere 
Soloalben veröffentlicht. Außerdem spielt er in Gruppen wie "A" Trio und PRAED. 2009 gründete er 
das unabhängige Musiklabel Annihaya. Raed Yassin lebt in Berlin und Beirut. 


