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Seit vielen Jahren sind wir Bjørn 
Melhus als Künstler und Freund eng 
verbunden. Seine Arbeiten haben auf 
unserem Gelände sichtbare Spuren 
hinterlassen und sind längst Teil die-
ses Ortes geworden.
So gehen etwa die namensgebenden 
MARS-Buchstaben über dem Ein-
gang zu unserer Gastronomie auf eine 
Arbeit von Melhus zurück, die aus der 
Leuchtreklame der OSRAM-Haupt-
zentrale in München hervorgegangen 
ist. Unweit davon empfängt ein aus 
Marmor gefertigter Astronaut aus 
der Videoarbeit Moon Over Da Nang 
die Besuchenden im MARS-Garten. In 
Freedom and Independence eröffnet 
sich zudem ein Blick auf die Betonhalle 
in ihrem Zustand vor der Sanierung – 
als ehemalige Leichenhalle. Eine der 
Figuren aus diesem Film, verkörpert 
von Melhus selbst, begegnet uns im 
MARS in Form einer Fotografie erneut. 
Auf diese Weise ist sein Werk bereits 
mit dem silent green verwoben.
Umso mehr freuen wir uns, Melhus’ 
Arbeiten nun in der Betonhalle in 
einer umfassenden Ausstellung zu 
zeigen und gemeinsam mit ihm eine 
experimentelle Reise durch sein viel-
schichtiges Werk zu unternehmen. 
Seine künstlerische Praxis verbindet 
mediale Reflexion mit einem feinen Ge-
spür für gesellschaftliche Narrative. 
Mit Humor und zugleich großer Ernst-
haftigkeit befragt er die Bilder, Rollen 
und Ideologien unserer Gegenwart.
Die Ausstellung LOST IN FINITY 
verdichtet zentrale Fragestellungen 

seines Schaffens zu einer eigens für 
die Betonhalle entwickelten Gesamt-
installation: Religiöse Bildwelten 
treffen auf popkulturelle Endzeit-
fantasien und technologische Heils-
versprechen. In einem traumartigen 
Parcours entfaltet sich eine filmische 
Erzählung zwischen menschlichen 
Sehnsüchten und Ängsten, zwischen 
Untergang und Utopie. Im Zentrum 
steht dabei die Frage, wie wir an-
gesichts von Krieg, Klimakrise und 
gesellschaftlichen Umbrüchen neue 
Zukunftsvisionen entwickeln können.
Auch darin berührt sich Melhus’ Ar-
beit mit dem Leitgedanken von silent 
green Film Feld Forschung. Als Re
flexions- und Produktionsort schafft 
Film Feld Forschung Raum für die 
theoretische wie praktische Ausein-
andersetzung mit dem künstlerischen 
Film. Dabei geht es nicht allein um die 
Analyse filmischer Formen, sondern 
ebenso um die Frage, wie Kunst auf die 
drängenden globalen Herausforderun-
gen unserer Zeit reagieren und Hal-
tung entwickeln kann.
So verstehen wir LOST IN FINITY als 
Einladung, sich auf die offenen Fragen 
unserer Gegenwart einzulassen und 
neue Perspektiven jenseits eingespiel-
ter Denkmuster zu entwickeln.
Unser herzlicher Dank gilt Bjørn Mel-
hus für seine unermüdliche Energie 
und Kreativität, die er diesem Projekt 
gewidmet hat. Ein ebenso großer Dank 
gilt dem Hauptstadtkulturfonds, ohne 
dessen Unterstützung dieses Projekt 
nicht möglich gewesen wäre.
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For many years we have been closely 
connected to Bjørn Melhus, both as an 
artist and as a friend. His works have 
left visible traces on our site and have 
long since become part of this place.
For example, the MARS letters above 
the entrance to our dining space de-
rive from a work by Melhus that origi-
nated from the illuminated signage of 
the OSRAM headquarters in Munich. 
Not far from there, a marble astro-
naut from the video work Moon Over 
Da Nang welcomes visitors in the 
MARS garden. In Freedom and Inde­
pendence, we are also offered a view 
of the Betonhalle in its state prior to 
renovation – when it still functioned 
as a mortuary. One of the figures from 
this film, embodied by Melhus himself, 
reappears at MARS in the form of a 
photograph. In this way, his work is 
already interwoven with silent green.
We are therefore even more delighted 
to now present Melhus’ work in the 
Betonhalle in a comprehensive exhibi-
tion, and to embark together with him 
on an experimental journey through 
his multifaceted practice. His artis-
tic approach combines media reflec-
tion with a finely tuned sensitivity to 
social narratives. With humour and 
at the same time great seriousness, 
he interrogates the images, roles and 
ideologies of our present.
The exhibition LOST IN FINITY 
condenses central questions of his 

practice into a total installation 
developed specifically for the Beton-
halle: religious visual worlds meet 
pop-cultural apocalyptic fantasies 
and technological promises of salva-
tion. In a dreamlike circuit, a cinemat-
ic narrative unfolds between human 
longings and fears, between downfall 
and utopia. At its centre lies the ques-
tion of how we can develop new visions 
of the future in the face of war, the 
climate crisis and societal upheaval.
In this respect, Melhus’ work also res-
onates with the guiding principle of 
silent green Film Feld Forschung. As a 
site of reflection and production, Film 
Feld Forschung creates space for both 
theoretical and practical engagement 
with artistic film. This is not solely 
about analysing cinematic forms, but 
equally about the question of how art 
can respond to the pressing global 
challenges of our time and develop a 
position.
We therefore understand LOST IN 
FINITY as an invitation to engage 
with the open questions of our present 
and to develop new perspectives be-
yond established patterns of thought.
Our heartfelt thanks go to Bjørn 
Melhus for his tireless energy and 
creativity dedicated to this project. 
We are equally grateful to the Haupt-
stadtkulturfonds, without whose 
support this project would not have 
been possible.

GREETING 
SILENT GREEN

FILM FELD FORSCHUNG

Mit seiner zwischen 1306 und 1321 ent-
standenen Jenseitsreise, die in einem 
orientierungslosen dunklen Wald ihren 
Anfang nahm, verdichtete Dante Ali-
ghieri die damaligen religiösen, spiri-
tuellen und politischen Verhältnisse. 
LOST IN FINITY beschreibt einen 
Zustand der Gegenwart, in dem sich 
die Verheißung grenzenloser Möglich-
keiten zunehmend in die Erfahrung 
von Begrenzung verwandelt. Während 
digitale Netzwerke, globale Kommuni-
kation und technologische Innovatio-
nen den Eindruck von Unendlichkeit 
erzeugen, werden wir zugleich mit den 
Grenzen unseres Handelns konfron-
tiert: ökologische Krisen, politische 
Blockaden, soziale Spannungen und 
die Endlichkeit menschlicher Exis-
tenz. Der Begriff spielt bewusst mit 

der Erwartung von „Infinity“. Nicht 
der Verlust des Unendlichen steht im 
Mittelpunkt, sondern das Verloren-
sein innerhalb einer endlichen Welt. 
Inmitten eines permanenten Stroms 
von Bildern, Informationen und Kri-
sennarrativen entsteht ein Gefühl der 
Orientierungslosigkeit. Wiederholung 
ersetzt Veränderung, Beschleunigung 
ersetzt Fortschritt. LOST IN FINITY 
versteht diese Erfahrung als prägend 
für das 21. Jahrhundert. Es beschreibt 
eine Gesellschaft, die von Zukunfts-
visionen träumt, zugleich aber an die 
Grenzen ihrer Systeme stößt. Zwischen 
technologischer Euphorie und kollek-
tiver Verunsicherung eröffnet sich ein 
Raum, in dem die Frage nach neuen 
Perspektiven dringlicher wird als je 
zuvor. 

GRUSSWORT 
BJØRN MELHUS

Es war in unseres Lebensweges Mitte,
Als ich mich fand in einem dunklen Walde
Denn abgeirrt war ich vom rechten Wege.

Wohl fällt mir schwer, zu schildern diesen Wald,
Der wild verwachsen war und voller Grauen
Und in Erinnerung schon die Furcht erneut:

So schwer, dass Tod zu leiden wenig schlimmer.
Doch um das Heil, dass ich dort fand, zu künden,
Will, was ich sonst gesehen, ich berichten.

Dante Alighieri, 
Göttliche Komödie, Erster Gesang (1306–1321)
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With his journey through the After-
life, written between 1306 and 1321 
and beginning in a dark, disorienting 
forest, Dante Alighieri captured the 
religious, spiritual and political reali-
ties of his time.
LOST IN FINITY describes a contem-
porary condition in which the promise 
of limitless possibilities is increas-
ingly transformed into an experience 
of limitation. While digital networks, 
global communication and technologi-
cal innovation create an impression of 
infinity, we are simultaneously con-
fronted with the limits of our actions: 
ecological crises, political deadlock, 
social tensions and the finite nature of 
human existence. The title deliberate-
ly plays with the expectation of “In-
finity”. At its core is not the loss of the 

infinite, but rather the experience of 
being lost within a finite world. Amid 
a constant stream of images, informa-
tion and narratives of crisis, a sense 
of disorientation emerges. Repetition 
replaces change; acceleration replac-
es progress. LOST IN FINITY regards 
this experience as a defining charac-
teristic of the twenty-first century. 
It portrays a society that dreams of 
future visions whilst simultaneously 
colliding with the limits of its own sys-
tems. Between technological euphoria 
and collective uncertainty, a space 
opens up in which the search for new 
perspectives becomes more urgent 
than ever.
This exhibition is an attempt to cre-
ate an overarching narrative from 
excerpts drawn from more than 

GREETING 
BJØRN MELHUS

Midway upon the journey of our life,
I found myself within a forest dark,
For the straightforward pathway had been lost.

Ah, how hard a thing it is to tell
What a wild forest, and how rough and strong,
Which in the very thought renews the fear.

So bitter is it, death is little more;
But of the good to treat, which there I found,
Speak will I of the other things I saw there.

Dante Alighieri, 
The Divine Comedy, Canto I (1306–1321)

Die Ausstellung ist der Versuch, mit 
Ausschnitten des erzählerischen 
Werks aus über 35 Jahren eine überge-
ordnete Erzählung zu schaffen. Bis auf 
einige Ausnahmen ist es keine Ausstel-
lung einzelner, vollständiger Arbeiten, 
sondern vielmehr das Experiment 
einer Gesamtinstallation aus kurzen 
Loops. Nach der ersten Endzeitpro-
phezeiung SUDDEN DESTRUCTION, 
einem Trailer zum Weltuntergang aus 
dem Jahr 2012, betreten wir eine meta-
physische Traumwelt, einen Parcours 
aus sich wiederholenden Fragmenten, 
in der Kriegstraumata, Vergangenheit 
und Gegenwart kollidieren und etwas 
grundlegend Neues erschaffen. Die 
Quellen dieser Fragmente sind in ihrer 
jeweils vollständigen Erzählung im  
Kinoraum der Ausstellung zu sehen.
Im Zentrum der Ausstellung steht das 
2024 in Rom entstandene Video-Dipty-
chon REVELATION, das neben Bildern 
der biblischen Offenbarung des Johan-
nes auch Referenzen zu der 1941/42 im 
Exil entstandenen Lithographiefolge 
der Apokalypse von Max Beckmann 
aufweist. Hinzu kommen aktuelle Bild-
Chiffren des zunehmend aufkommen-
den Technofaschismus. Was bleibt, ist 
ein digitales Paradies. Oder ein analo-
ger Ruinen-Garten. 

Der Epilog der Ausstellung, die Conso-
lation Bridge, erinnert an die Brücke 
eines Raumschiffs und ist ein Denk-
raum der Zukunft, der verschiedene 
utopische Auswege verhandelt: von 
Exit-Strategien wie der Kolonialisie-
rung des Mars bis zu neuen Lebensfor-
men auf unserem Heimatplaneten.
Ich danke allen, die zu dieser Ausstel-
lung beigetragen haben, insbesonde-
re Linda Winkler, Bettina Ellerkamp 
und Jörg Heitmann, Silke Schlamp 
und Max Koppernock sowie Kai Kirn, 
Richard König, Merlind David und dem 
gesamten Team des silent green, für 
die liebevolle Unterstützung bei der 
Realisierung dieses Experiments. Mein 
Dank geht auch an die Mitarbeiten-
den des Studios, Yuki Jungesblut und 
Alessandro Baroni. Für die technische 
Unterstützung bei verschiedenen 
Arbeiten danke ich Christoph Girardet 
und Mike Orthwein sowie Ziming Peng, 
bei der Unterstützung der Arbeit 
REVELATION. Ein Dank geht auch 
an die Deutsche Akademie Rom, Villa 
Massimo. 
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thirty-five years of artistic work. With 
only a few exceptions, it is not an ex-
hibition of individual, complete works, 
but rather an experiment in creating 
a single installation made up of short 
loops. Following the first apocalyptic 
prophecy, SUDDEN DESTRUCTION – 
a trailer for the end of the world from 
2012 – we enter a metaphysical dream 
world: a parcours of repeating frag-
ments in which the traumas of war, 
the past and the present collide to 
create something fundamentally new. 
The sources of these fragments can 
be viewed in their complete narrative 
form in the exhibition’s cinema space. 
At the heart of the exhibition is the 
video diptych REVELATION, created 
in Rome in 2024. Alongside imagery 
drawn from the biblical Revelation of 
St John, the work also contains refer-
ences to Max Beckmann’s lithograph 
series Apocalypse, produced in exile 
in 1941–42. It also incorporates con-
temporary visual ciphers of a growing 
techno-fascism. What remains is a 
digital paradise – or an analogue gar-
den of ruins.

The exhibition’s epilogue, the Conso-
lation Bridge, evokes the bridge of a 
spacecraft and serves as a space for 
contemplating the future. It explores 
a range of utopian escape routes, from 
exit strategies such as the colonisa-
tion of Mars to new forms of life on our 
home planet.
I would like to thank everyone who 
contributed to this exhibition, es-
pecially Linda Winkler, Bettina 
Ellerkamp and Jörg Heitmann, Silke 
Schlamp and Max Koppernock, as well 
as Kai Kirn, Richard König, Merlind 
David and the entire silent green team 
for their dedicated support in help-
ing this experiment take shape. My 
thanks also go to the members of the 
studio team, Yuki Jungesblut, Ales-
sandro Baroni, Mike Orthwein and 
Ziming Peng, for their contributions 
to the work REVELATION. Special 
thanks also go to the Deutsche Akade-
mie Rom, Villa Massimo. 
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ROAD

SUDDEN DESTRUCTION
2012, 4 MIN. 

(DE) SUDDEN DESTRUCTION, der 2012 ent-
standene Trailer zum Weltuntergang, ist eine 
der wenigen Arbeiten der Ausstellung, die in 
voller Länge gezeigt werden. Als nach dem Ma-
ya-Kalender bereits 2012 die Welt untergehen 
sollte, gab es viele Stimmen auf der Social-Me-
dia-Plattform YouTube, die in Träumen und 
Visionen dieses Ereignis voraussehen wollten. 
SUDDEN DESTRUCTION verdichtet einige der 
Aussagen in einer exorzistischen Erfahrung.
(EN) SUDDEN DESTRUCTION, the trailer for 
the end of the world from 2012, is one of the 
few works in the exhibition presented in its 
entirety. When the world was supposedly 
destined to end in 2012 based on the Maya 
calendar, numerous voices on the social media 
platform YouTube claimed to foresee this 
event through dreams and visions. SUDDEN 
DESTRUCTION weaves a selection of these 
testimonies into an exorcistic experience.

NITERIDE
ORTSSPEZIFISCHE INTERVENTION/ 

SITE-SPECIFIC INTERVENTION
(DE) Das Motiv einer nächtlichen Fahrt zieht 
sich durch die Filmgeschichte. Es trennt den 
zivilisatorischen Innenraum des Autos von der 
unbestimmten und möglicherweise Gefah-
ren bergenden Außenwelt, von der nur das im 
Scheinwerferlicht Sichtbare für einen Moment 
erfasst werden kann, insbesondere wenn die 
Welt Kopf zu stehen scheint.

(EN) The motif of a night time drive runs 
throughout the history of cinema. It sepa-
rates the civilised interior of the car from the 
unknown and potentially dangerous world 
outside, of which only what is illuminated by 
the headlights can be briefly perceived—espe-
cially when the world itself seems to be turned 
upside down.

HELLO HELLO
SOMETIMES, 2002

(DE) Nach dem Abstieg werden wir von erwach-
senen Kindern in Pyjamas begrüßt, die uns 
Mut machen, in die Ausstellung einzutreten. 
Die Figuren sind der Installation SOME­
TIMES entnommen, die 2002 als Reaktion auf 
die Ereignisse in New York am 11. September 
2001 entstanden ist. SOMETIMES verhandel-
te damals Bedrohungsszenarien einer neuen 
Weltordnung und die sich verschiebende 
Schwelle zwischen Fiktion und Realität.
(EN) After descending we are greeted by adult 
children in pajamas who encourage us to enter 
the exhibition. The figures are taken from the 
installation SOMETIMES, created in 2002 in 
response to the events of 11 September 2001, in 
New York. At the time, SOMETIMES explored 
threat scenarios of a new world order and the 
shifting threshold between fiction and reality.

FOREST

FORD GALAXY
THE MEADOW, 2007

(DE) Die nächtliche Fahrt durch den Wald 
kommt zu einem Halt. Eine Limousine, die 
einen vergangenen amerikanischen Traum 
verkörpert, steht mit laufendem Motor in der 
Dunkelheit. Ein abgestellter, scheinbar zivi-
lisatorischer Raum, der selbst im Stillstand 
große Mengen fossiler Energie verbrennt. Aus-
schnitt aus THE MEADOW (2007).
(EN) The night time drive through the forest 
comes to a halt. A limousine, embodying a by-
gone American dream, stands in the darkness 
with its engine running. A parked, seemingly 
civilised space that consumes vast amounts 
of fossil fuel even while standing still. Excerpt 
from THE MEADOW (2007).

OUT THERE WE ARE UNPROTECTED 
THE MEADOW, 2007

(DE) In der Doppelprojektion des nächtlichen 
Waldes und der immer wiederkehrenden Figur 
Jenny aus dem Video THE MEADOW (2007), 
befinden wir uns im Übergang zu einem neuen, 
metaphysischen Raum.
(EN) In the double projection of the noctur-
nal forest and the recurring figure of Jenny 
from the video THE MEADOW (2007), we find 
ourselves in transition to a new, metaphysical 
space.

MEADOW

OWL
 NIGHTWATCH, 2010

(DE) Die Eule aus der Installation NIGHT­
WATCH ist ein alles überschauender Nachtvo-
gel. Aufgrund ihrer nächtlichen Lebensweise, 
der lautlosen Fortbewegung und der leuchten-
den Augen, gilt die Eule in vielen Kulturen als 
unheilvolles Omen oder Todesbote.
(EN) The owl from the installation NIGHT­
WATCH is an all-seeing bird of the night. 
Owing to its nocturnal way of life, silent 
movement and luminous eyes, the owl has been 
regarded in many cultures as an ill omen or 
harbinger of death.



CELESTIAL BODIES
(DE) Der Mond und andere Himmelskörper sind 
kosmische Erscheinungen, die über Jahrtau-
sende hinweg außerhalb der menschlichen 
Macht standen und in zahlreichen Mytholo-
gien endzeitliches Unheil ankündigten.
(EN) The moon and other celestial bodies are 
cosmic phenomena that remained beyond 
human control for millennia and, in numerous 
mythologies, were believed to herald apoca-
lyptic catastrophe.

YEAH – YOU GOT A WEAPON
I’M NOT THE ENEMY, 2011

(DE) Aus der Dunkelheit eines Hausflurs er-
scheint sporadisch eine Figur, die an einen 
Soldaten erinnern mag, und hält einen kurzen 
Monolog über das Töten und zur Rolle des 
Soldaten. Das 2011 auf dem Höhepunkt des Af-
ghanistan-Krieges entstandene Kammerkino-
Drama I’M NOT THE ENEMY griff die Reprä-
sentation von Kriegs-Traumata im Kino auf 
und verdichtete Muster posttraumatischer 
Belastungsstörungen in häuslicher Umgebung. 
In vielen Dramen gibt es die Rolle der Rückkeh-
rer, alte Bekannte aus dem Krieg, welche die 
scheinbar heimelige Idylle aufmischen.
(EN) Emerging intermittently from the dark-
ness of a residential hallway is a figure who 
may evoke the image of a soldier, delivering a 
brief monologue on killing and the role of the 
soldier. Created in 2011 at the height of the 
Afghanistan War, the chamber drama I’M 
NOT THE ENEMY engages with cinematic 
representations of war trauma, capturing the 
patterns of post-traumatic stress disorder 
within a domestic setting. Many dramatic nar-
ratives feature the returning veteran—an old 
acquaintance from the war whose presence 
disrupts the seemingly cosy idyll of home.

I’M YOUR TV
2003

(DE) Das Video entstand zu Beginn des zweiten 
Irak-Krieges, nachdem ein US-amerikanischer 
Autohändler und Kunstsammler noch übrige 
Werbezeit Künstler*innen zur Verfügung 
stellte, um diese in den Werbeblöcken ohne  
besondere Markierung zu senden. Leider ver-
weigerte dann der Sender die Ausstrahlung.
(EN) The video was created at the outbreak 
of the Second Iraq War, after an American 
car dealer and art collector offered artists 
unused advertising airtime, intending for 
the works to be broadcast unlabeled during 
commercial breaks. Ultimately, however, the 
television station refused to air them.

DOROTHY & WTC
WEIT WEIT WEG, 1995

(DE) Eine verblitzte Filmaufnahme zeigt Melhus 
als Kunstfigur Dorothy im Film WEIT WEIT 
WEG vor den noch stehenden Twin Towers in 
New York. Eine Reminiszenz an die beginnen-
den 1990er Jahre, eine Zeit, in der die „Dooms-
day Clock“ noch auf 17 Minuten vor zwölf 
stand – so weit wie nie zuvor von einer Katas-
trophe entfernt. Heute, im Jahr 2026, steht sie 
auf 85 Sekunden vor zwölf.
(EN) An overexposed film still shows Melhus 
in the role of Dorothy from the film FAR FAR 
AWAY, standing before New York’s Twin Tow-
ers before their destruction. A reminiscence 
of the early 1990s—a period when the Dooms-
day Clock stood at 17 minutes to midnight, the 

furthest it had ever been from catastrophe. 
Today, in 2026, it stands at just 85 seconds to 
midnight.

ARE YOU AFRAID?
THE MEADOW, 2007

(DE) Im nächtlichen Wald begegnen wir 
Schlümpfen, die uns ermutigen, weiterzuge-
hen. Die vom belgischen Schöpfer Peyo ur-
sprünglich als Kinderunterhaltung gedachten 
Figuren spiegeln eine utopische Gemeinschaft 
wider: Sie leben in einer klassenlosen Gesell-
schaft, kennen kein Geld und arbeiten gemein-
sam für das Gemeinwohl.
(EN) In the nocturnal forest we encounter 
Smurfs who encourage us to keep going. Orig-
inally created by the Belgian artist Peyo for 
children’s entertainment, these figures reflect 
a utopian community: they live in a classless 
society, have no concept of money and work 
together for the common good.

FIRE SCENE
AUTO CENTER DRIVE, 2003

(DE) Ein nächtlicher Dialog am Lagerfeuer, in 
dem Jimmy und sein Guardian Angel Big Jim 
existenzielle Fragen verhandeln. Mit den 
Stimmen von James Dean und Jim Morrison 
prallen zwei Generationen aufeinander.
(EN) A nocturnal dialogue around a campfire in 
which Jimmy and his guardian angel Big Jim 
explore existential questions. With the voices 
of James Dean and Jim Morrison, two genera-
tions collide.

ORBIT 
SILVERCITY 2, 1999, 7 MIN.

(DE) Die TV-Version der Installation SILVER­
CITY 2, basierend auf Dialogfragmenten der 
deutschen Fassung von Billy the Kid (USA 
1941). Zwei Astronauten kreisen vereinzelt um 
die Erde, die das einstige Lagerfeuer ersetzt. 
Das über eine Funkverbindung geführte Ge-
spräch kreist um einen Vorfall aus der Ver-
gangenheit, der jedoch nie benannt wird.
(EN) The TV version of the installation SILVER­
CITY 2, based on dialogue excerpts from the 
German version of “Billy the Kid” (USA 1941). 
Two astronauts orbit the Earth in isolation; 
the Earth serves as a substitute for the camp-
fire of yesteryear. Their conversation, con-
ducted via radio, revolves around an incident 
from the past that is never explicitly named.

HELL

OH-OH-STAGE
PRIMETIME, 2001 UND ANDERE

(DE) Die angedeutete Bühne ist eine Plattform 
für kurze Kommentare zum Gesamtgesche-
hen, wie das bedauernde „Oh“ der Dean Martin 
nachempfundenen Figur aus PRIMETIME.
(EN) The stage-like setting serves as a platform 
for brief comments on the overall events, such 
as the regretful “oh” of the Dean Martin–in-
spired figure from PRIMETIME.



I WANT YOU TO KNOW THAT WE HAVE SEEN
WEEPING, 2001

(DE) Die leicht aufgewirbelte Form der da-
maligen Installation WEEPING enthält 
Sprachhülsen eines US-amerikanischen 
Fernsehpredigers.
(EN) The somewhat agitated form of the instal-
lation WEEPING incorporates fragments of 
speech from a US televangelist.

THE END TIME
THE END TIME, 2019

(DE) Mehr als zwei Jahrzehnte später erscheint 
eine zombifizierte Dorothy in Vietnam und 
rezitiert Textfragmente aus CHINA BEACH, 
einer US-amerikanischen Serie, die zwischen 
1988 und 1991 den völkerrechtswidrigen An-
griffskrieg der USA mit mehreren Millionen 
Todesopfern in Form von Fernsehunterhal-
tung aufzuarbeiten versuchte und dabei Be-
züge des Kriegsschauplatzes mit dem Zauber-
land Oz anstrengte.
(EN) More than two decades later, a zombified 
Dorothy appears in Vietnam, reciting frag-
ments of text from CHINA BEACH. Airing 
between 1988 and 1991, this US television 
series attempted to process an unlawful war 
of aggression, which cost several million lives, 
by turning it into televised entertainment, 
drawing parallels between the war zone and 
the magical Land of Oz.

WE WERE CHOSEN
CAPTAIN, 2005

(DE) Der jüngste der drei Protagonisten aus 
dem Video CAPTAIN prophezeit eine neue 
Weltordnung, die mit den einstigen Utopien 
vieler Science-Fiction-Formate der späten 
1960er Jahre bricht.
(EN) The youngest of the three protagonists in 
the video CAPTAIN prophesies a new world 
order that breaks with the former utopias 
envisioned in many late-1960s science fiction 
formats.

THIS IS THE END
HOMESICK, 2022

(DE) Gefangen in einem Keller fragt sich die 
Figur Dooris, ob dies nun das Ende ist.
(EN) Trapped in a basement, the character 
Dooris wonders whether this is the end.

FAMILY
LIBERTY PARK, 2009

(DE) Die aus der Installation LIBERTY PARK 
stammende Mittelklassefamilie befindet sich 
im Übergang zum Tod. Lethargisch noch im 

Konsum versunken, wird sie in kurzen Momen-
ten auf ihre Skelette reduziert.
(EN) The middle-class family from the instal-
lation LIBERTY PARK is in transitioning 
towards death. Still lethargically immersed in 
consumption, they are momentarily reduced 
to their skeletons.

WE HAVE NOT COME HERE BY CHANCE
FREEDOM & INDEPENDENCE, 2014

(DE) Der kurze Monolog auf der Totenbahre 
spricht von der Bestimmung, eines der zuneh-
mend religiösen Motive des Unterhaltungski-
nos der letzten Jahrzehnte.
(EN) The brief monologue on the bier speaks 
of destiny, one of the increasingly religious 
motifs of entertainment cinema in recent 
decades.

GOODBYE
FREEDOM & INDEPENDENCE, 2014

(DE) Grüße aus der Leichenhalle.
(EN) Greetings from the morgue.

MOUTH
THE MEADOW, 2009

(DE) Aus dem Boden spricht ein Mund, der die 
Endlichkeit verloren zu haben scheint. 
(EN) From the ground emerges a mouth that 
seems to have lost its finitude.

MOUNTAIN
EINE INSEL AUS BÜHNEN-

ELEMENTEN/AN ISLAND OF STAGE 
ELEMENTS

(DE) Die mit Fellen belegte Insel aus Bühnen-
elementen schwimmt auf dem verstörenden 
Klang und Licht der Zelte aus der Installation 
NIGHTWATCH (2010).
(EN) The fur-covered island made of stage 
elements floats amid the unsettling sound and 
light of the tents from the installation NIGHT­
WATCH (2010).

REVELATION
2024, 12 MIN.

(DE) REVELATION verarbeitet Motive aus 
der Offenbarung des Johannes und anderen 
Weltuntergangserzählungen, die es zu allen 
Zeiten in nahezu allen Kulturkreisen der 
menschlichen Zivilisation gegeben hat. Viele 
dieser Apokalypsen bieten im Gegensatz zu 
den zeitgenössischen säkularen Weltenden 
den Ausblick auf ein Paradies, das von einer 
höheren Instanz geschaffen wurde. Dieses 
apokalyptische Denkmuster will dabei vor 
allem trösten und ist hinsichtlich der indivi-



duellen und kollektiven Deutung zur Bewälti-
gung aktueller Krisen relevant. REVELATION 
hinterfragt dieses Denkmuster und verbindet 
scheinbar religiöse Bildwelten mit technoiden 
Chiffren der Gegenwart. Die menschliche An-
eignung des Himmels entzaubert die himmli-
sche Instanz. Am Anfang und am Ende steht 
ein digitales Paradies und die in der Offenba-
rung genannten weißgekleideten Auserwähl-
ten mögen die wenigen Astronauten sein, die 
im Weltraum vielleicht eine Exit-Strategie 
finden, aber trotzdem keine Erlösung.
(EN) REVELATION draws on motifs from the 
Book of Revelation and other apocalyptic nar-
ratives that have existed throughout human 
civilisation across virtually all cultures and 
eras. In contrast to contemporary secular 
visions of the end of the world, many of these 
apocalypses offer the prospect of paradise 
created by a higher power. This apocalyp-
tic mode of thought is primarily intended to 
provide consolation and remains relevant as a 
means of interpreting and coping with current 
individual and collective crises. REVELATION 
questions this framework and combines seem-
ingly religious imagery with technoid codes 
of the present. The human appropriation of 
the heavens disenchants the divine authority. 
At both the beginning and the end stands a 
digital paradise, and the white-robed chosen 
ones mentioned in the Book of Revelation may 
be read as the few astronauts who might find 
an exit strategy in space—yet still find no 
redemption.

RESURRECTION – THE SCULPTURE GARDEN
2026

(DE) Pflanzen umgeben in Stein gehauene Men-
schen einer vergangenen Zivilisation.
(EN) Plants surround human figures carved in 
stone from a bygone civilisation.

POST HUMAN/POST APOCALYPSE
SUGAR, 2019

(DE) Ein humanoider Roboter wandelt durch 
die Trümmer einer vergangenen Zivilisation. 
Schwärme von Lichtpunkten weisen auf die 
Entstehung einer neuen, nicht anthropozent-
rischen Form von Bewusstsein hin.
(EN) A humanoid robot wanders through the ru-
ins of a past civilisation. Swarms of points of 
light suggest the emergence of a new, non-an-
thropocentric form of consciousness.

CONSOLATION 
BRIDGE

ASTRONAUT MAKING
MOON OVER DA NANG, 2016

(DE) Das Video zeigt über mehr als drei Stunden 
die Entstehung eines in Vietnam in Auftrag 
gegebenen Marmor-Astronauten, der unsere 
Zivilisation überdauern wird.
(EN) Over the course of more than three hours, 
the video shows the creation of a marble 
astronaut commissioned in Vietnam that will 
outlast our civilisation.

MARS RECOVERY
REDUX, 2009

(DE) Zitate aus Ron Pisaturos Essay zur Priva-
tisierung des Mars (The Merchant of Mars, 
Capitalism Magazine 2004), sowie Robert 
Zubrins Pläne zur Besiedelung des roten Pla-
neten (Mars Society) kommentieren fiktionale 
Marslandschaften, die den drei Science-Fic-
tion-Filmen Mission to Mars (2000), Red 
Planet (2000) und Ghosts of Mars (2001) 
entnommen sind. Alle drei Filme floppten an 
der Kinokasse und brachten dem Mars den Ruf 
des Kassengifts ein, ein Thema, von dem man 
in der Unterhaltungsindustrie besser seine 
Finger lässt.
(EN) Quotes from Ron Pisaturo’s essay on the 
privatisation of Mars (The Merchant of 
Mars, Capitalism Magazine, 2004), as well 
as Robert Zubrin’s plans for the colonisation 
of the Red Planet (Mars Society), comment on 
fictional Martian landscapes drawn from the 
three science fiction films Mission to Mars 
(2000), Red Planet (2000), and Ghosts of 
Mars (2001). All three films flopped at the box 
office, giving Mars a reputation as box office 
poison—a subject best avoided in the enter-
tainment industry.

CSA BOARDS
CRITICAL SYSTEMS ALERT, 2009

(DE) Die zwölf einzelnen Videokanäle der 
Installation CRITICAL SYSTEMS ALERT 
sind in einem 16:9-Installationsformat zusam-
mengefasst. Die Toncollage aus Fragmenten 
von Krisensituationen der drei gefloppten 
Marsfilme wurde in ein System von Farbfel-
dern übersetzt. Während die wild blinkenden 
Bildschirme den Raum still einrahmen, ist der 
Ton über Kopfhörer zugänglich.
(EN) The twelve individual video channels of the 
installation CRITICAL SYSTEMS ALERT are 
combined into a 16:9 installation format. The 
sound collage, composed of fragments from 
crisis scenes in the three unsuccessful Mars 
films, has been translated into a system of col-
our fields. While the wildly flickering screens 
silently frame the space, the sound can be 
accessed through headphones.

TRANSPORTER ROOM 
INSTALLATION, 2026

(DE) Der Transporter Room ist eine Reminis-
zenz an die Fernsehserie STAR TREK, in der 
sich menschliche Körper über Energie tele-
portieren ließen. Er ist ein Raum für Utopien, 
wie eine Menschheit in Zukunft leben könnte. 
Die Texte und Figuren entstanden mit Hilfe 
menschlicher und künstlicher Intelligenz.
(EN) The Transporter Room is a reminiscence 
of the television series STAR TREK, in which 
human bodies could be teleported via energy. 
It is a space for utopian visions of how human-
ity might live in the future. The texts and fig-
ures were created with the help of both human 
and artificial intelligence.



STUDIO KINO
FILMPROGRAMM/
FILM PROGRAMME

THE YELLOW 
BRICK ROAD

CA. 126 MIN.
(DE) Das Programm beginnt mit einer Identi-
tätssuche vor dem Hintergrund einer me-
dialen Sozialisierung der westdeutschen 
Nachkriegszeit unter dem Einfluss US-ame-
rikanischer Unterhaltungskultur. Dabei wird 
die Meta-Erzählung zunehmend auch zu einer 
kritischen Untersuchung des amerikanischen 
Traums selbst. 
(EN) The programme begins with a search for 
identity against the backdrop of media social-
isation in post-war West Germany, shaped by 
American popular culture. In doing so, the me-
ta-narrative increasingly becomes a critical 
examination of the American Dream itself.

ICH WEISS NICHT WER DAS IST
I DON’T KNOW WHO IT IS, 1991

3 MIN.
(DE) Durch die Verschränkung von Sprach-
fragmenten aus dem Deutschen Fernsehen 
mit Ausschnitten aus vorhandenem Super-8-
Filmmaterial hinterfragt ICH WEISS NICHT 
WER DAS IST das eigene Subjekt und die 
Konstruktion von Identität. 
(EN) By interweaving fragments of dialogue 
from German television with excerpts from 
existing Super 8 film footage, I DON’T KNOW 
WHO THAT IS explores subjectivity and the 
construction of identity.

DAS ZAUBERGLAS
THE MAGIC GLASS, 1991

6 MIN.
(DE) Eine kurze Begegnung eines sich rasieren-
den Mannes mit seinem weiblichen Ebenbild 
im medialen Spiegel, dem Fernsehmonitor als 
Zauberglas, basierend auf Audiofragmenten 
der Deutschen Fassung des Western Broken 
Arrow (1950).
(EN) A brief encounter between a man shaving 
and his female reflection in the magic glass/
the TV monitor, based on audio fragments 
from the German dubbed version of the 1950 
Western Broken Arrow. 

WEIT WEIT WEG
FAR FAR AWAY, 1995

39 MIN.
(DE) Der autofiktionale Film untersucht die 
Konstruktion von Identität vor dem Hinter-
grund einer Kindheit in West-Deutschland, 
die von Narrativen US-amerikanischer Fern-
sehserien geprägt wurde. Die Kunstfigur 
„Dorothy“, inspiriert von dem Zauberer von Oz 
(USA 1939), imaginiert ihr Alter-Ego in unter-
schiedlichen Medialitäten und nimmt so sehr 
früh die Existenz sozialer Medien vorweg. 

Ihre Wünsche verlieren sich in einem Meer aus 
elektronischer Kommunikation und dem sich 
entwickelnden globalen Dorf, das hier noch 
durch das Fernsehbild vermittelt wird.
(EN) This autofictional film explores the con-
struction of identity against the backdrop of 
a childhood in West Germany shaped by the 
narratives of US television series. The fic-
tional character “Dorothy”, inspired by The 
Wizard of Oz (USA 1939), imagines her alter 
ego across different media, thereby antici-
pating the existence of social media at a very 
early stage. Her wishes are lost in a sea of 
electronic communication and the emerging 
global village, which is still conveyed here 
through the television screen.

AUTO CENTER DRIVE, 2003
28 MIN.

(DE) Neben einer sehr persönlichen, metapho-
rischen Erzählweise beschäftigt sich AUTO 
CENTER DRIVE mit der Konstruktion und De-
konstruktion des Ichs. Durch die Anlehnung 
an die unterschiedlichsten Identifikations-
modelle aus dem Gedächtnis der Popkultur 
des 20. Jahrhunderts und deren Verkörperung 
durch Melhus selbst wird eine völlig neue Kon-
textualisierung bekannter Rollen hervorge-
rufen. In psychologischer Hinsicht werden die 
Figuren des Films von den Stimmen toter, aber 
nicht wirklich toter Pop-Ikonen belebt, die 
erst durch ihren frühen Tod ewige Jugend und 
mediale Unsterblichkeit erlangten.
(EN) Alongside a very personal, metaphori-
cal narrative style, AUTO CENTER DRIVE 
explores the construction and deconstruction 
of the self. By drawing on the most diverse 
identification models from the memory of 20th 
century pop culture and embodying them 
himself, Melhus creates a completely new con-
textualisation of familiar roles. From a psy-
chological perspective, the film’s characters 
are animated by the voices of pop icons who 
are dead, yet not truly dead, having attained 
eternal youth and media immortality precise-
ly through their untimely deaths. 

THE MEADOW, 2007
28 MIN.

(DE) In einer endlosen Fahrt durch einen un-
heimlichen Wald in einer dunklen, stürmischen 
Nacht schafft THE MEADOW eine span-
nungsgeladene, albtraumhafte Atmosphäre, 
in der Angst, Furcht, Schrecken, Verlust und 
die Bedrohung durch das Unbekannte im 
Mittelpunkt stehen. Mit Sprachfragmenten 
aus Film-Klassikern kontextualisiert THE 
MEADOW Hollywood-Motive der Entwurze-
lung in der Medienkultur neu.
(EN) In an endless drive through an eerie forest 
on a dark, stormy night, THE MEADOW cre-
ates a tense, nightmarish atmosphere pervad-
ed by anxiety, fear, terror, loss, and the threat 
of the unknown. Using fragments of dialogue 

Innerhalb der letzten 40 Jahre hat 
Bjørn Melhus mehr als 70 Filme, Videos 
und Installationen realisiert. Die im 
Ausstellungskino zu sehende Auswahl 
von 43 Arbeiten mit einer Gesamt-
länge von 400 Minuten wurde in vier 
thematische Segmente unterteilt und 
wird täglich in einer unterschiedlichen 
Reihenfolge gezeigt.

Over the past 40 years, Bjørn 
Melhus has created more than 70 
films, videos, and installations. 
The selection of 43 works shown in 
the exhibition cinema, with a total 
running time of 400 minutes, has 
been divided into four thematic 
segments and is presented daily in 
a different order.



from classic films, THE MEADOW recontextu-
alises Hollywood tropes of dislocation within 
media culture.

AFTERLIFE, 2010
7 MIN.

(DE) Die Kunstfigur „Big Jim“ aus dem Film 
AUTO CENTER DRIVE erscheint 10 Jahre 
nach ihrer Tötung erneut an dem Ort des da-
maligen Geschehens und singt mit der Stimme 
Judy Garlands „The Battle Hymn of the Re-
public“. Der stark religiös geprägte Liedtext 
stammt aus den Zeiten des amerikanischen 
Bürgerkriegs und schlägt eine Brücke zum 
jüngsten Gericht und unterstreicht die apoka-
lyptisch-evangelikale Ausrichtung Amerikas, 
die vor allem seit Beginn des 21. Jahrhunderts 
wieder stärker ausgeprägt ist. 
(EN) The fictional character “Big Jim” from the 
film AUTO CENTER DRIVE reappears at the 
scene of the original incident 10 years after 
his death and sings “The Battle Hymn of the 
Republic” in Judy Garland’s voice. The deeply 
religious lyrics date back to the American 
Civil War era, drawing a connection to the 
Last Judgment and underscoring America’s 
apocalyptic-evangelical orientation, which 
has become more pronounced again, particu-
larly since the beginning of the 21st century.

 MOON OVER DA NANG, 2016
15 MIN.

(DE) Der Film verschränkt die Mediatisierung 
des Vietnamkriegs mit der zur gleichen Zeit 
erfolgten ersten Mondlandung. Ausgehend 
von der US-amerikanischen Fernsehserie 
China Beach untersucht der Film in fiktiona-
len Passagen und Interviews gegenwärtige 
städtebauliche Entwicklungen am Handlungs-
ort Da Nang, eingerahmt von der Entstehung 
eines Marmor-Astronauten. 
(EN) The film intertwines media coverage of the 
Vietnam War with the concurrent first moon 
landing. Drawing on the US television series 
China Beach, the film uses fictional sequences 
and interviews to examine current urban de-
velopments in Da Nang, the setting of the story, 
framed by the creation of a marble astronaut.

WE ARE  
AT WAR

CA. 88 MIN.
(DE) Das Programm untersucht mediale Reprä-
sentationen des Krieges, der Kriegstraumata, 
aber auch kultureller Kriegsschauplätze, 
sowie die Konstruktion von Feindbildern.
(EN) The programme examines media rep-
resentations of war, war trauma and cultural 
theatres of war, as well as the construction of 
enemy stereotypes.

JETZT, 1993
5 MIN.

(DE) Das Video entstand aus Super-8-Auf
nahmen, die während der Feierlichkeiten zur 
deutschen Wiedervereinigung am 3. Oktober 
1990 entstanden sind. Durch die Collage und 
Verfremdung von Gesichtern, Insignien und 
Formen, entsteht ein formal abstraktes Zeit-
dokument, das eine ambivalente und bedrohli-
che Darstellung einer unbekannten deutschen 
Zukunft vor dem Hintergrund des Wieder-
auflebens ihrer dunkelsten Vergangenheit 
erzeugt. 
(EN) The video was created from Super 8 foot-
age shot during the celebrations marking Ger-
man reunification on 3 October 1990. Through 
the collage and distortion of faces, insignia 
and shapes, it becomes a formally abstract 
historical document, creating an ambivalent 
and ominous portrayal of an unknown German 
future against the backdrop of its darkest 
past resurging.

DAS BADEZIMMER, 2011
5 MIN. 10 SEK.

(DE) In Referenz an die von Alfred Hitchcock 
selbst deutsch eingesprochene Fassung des 
Trailers zu Psycho (USA 1960), führt uns ein 
Gärtner mit Kettensäge 51 Jahre später durch 
das Anwesen der Herbert-Gerisch-Stiftung 
in Schleswig-Holstein. Der Besuch endet, wie 
auch schon im Original-Trailer..., in einem 
Badezimmer.
(EN) Referencing the German-language version 
of the trailer for Psycho (USA 1960), narrat-
ed by Alfred Hitchcock himself, a gardener 
with a chainsaw guides us through the prem-
ises of the Herbert Gerisch Foundation in 
Schleswig-Holstein 51 years later. The visit 
ends, just like in the original trailer…, in a 
bathroom.

KEIN NAZI, 2015
3 MIN. 50 SEK.

(DE) Untermalt von einem verzerrten medialen 
Heimatbild sind in einer Sprachcollage die 
Stimmen einer Pegida-Demonstration aus dem 
Jahr 2015 zu hören. Das Video entstand 2015 
für das Theaterstück FEAR von Falk Richter 
an der Schaubühne Berlin.
(EN) Set against a distorted media image of 
Heimat (homeland), voices from a Pegida 
demonstration in 2015 form a collage. The vid-
eo was created in 2015 for Falk Richter’s play 
FEAR at the Schaubühne Berlin.

SIE KOMMEN, 1995
4 MIN.

(DE) Eine Collage aus Ausschnitten US-ameri-
kanischer Science-Fiction-Filme der  
McCarthy-Ära, in denen Unterwanderungs- 
und Invasionsängste der damaligen Zeit zu 
Tage treten.

(EN) A collage of clips from US science fiction 
films of the McCarthy era, in which the fears of 
infiltration and invasion prevalent at the time 
find expression.

GENDERCLIP, 2015
2 MIN. 50 SEK.

(DE) Der GENDERCLIP ist eine Sprachcollage 
aus einer kritischen Rede zu Genderfragen, 
die mit einfachen Farben und Grafiken unter-
malt wurde. Das Video entstand 2015 für das 
Theaterstück FEAR von Falk Richter an der 
Schaubühne Berlin und wurde 2018 durch 
einen Gerichtsbeschluss teilweise verboten. 
Im Programm ist daher nur die zensierte Fas-
sung zu sehen. 
(EN) GENDERCLIP is a spoken-word collage 
based on a critical speech on gender issues, 
accompanied by simple colours and graph-
ics. The video was created in 2015 for Falk 
Richter’s play FEAR at the Schaubühne Berlin 
and was partially banned by a court order in 
2018. Consequently, only the censored version 
is shown in the programme.

THE CASTLE, 2007
2 MIN. 30 SEK.

(DE) Unter Berücksichtigung der filmischen 
Konventionen und Stilmittel von Kinotrailern 
bedient sich THE CASTLE visueller Elemente 
und Schnitttechniken, die zur Erzeugung von 
Spannung und Faszination eingesetzt werden, 
und deutet zugleich die Abschottung von Le-
bensräumen an, die durch die abstrakte und 
diffuse Angst vor dem Außen hervorgerufen 
wird.
(EN) Taking into account cinematic conventions 
and stylisations of film trailers, THE CASTLE 
manipulates visual content and editing tropes 
found in the production of suspense and cap-
tivation, while at the same time alluding to the 
isolation of living spaces caused by an abstract 
and diffuse fear of the outside world.

SOMETIMES, 2002
INSTALLATION, 8 MIN.

(DE) Unter dem Eindruck der Ereignisse des 11. 
September 2001 versucht die Videoinstalla-
tion anhand unterschiedlicher Sprachzitate 
in einer medialen Lagerfeuersituation, den 
Einbruch des Fiktionalen in die Realität zu 
beschreiben. Während die Bedrohung anfangs 
externalisiert wird, geht sie schlussendlich 
doch vom Zentrum des medialen Lagerfeuers 
aus. 
(EN) In the wake of the events of 11 Septem-
ber 2001, this video installation attempts to 
describe the intrusion of fiction into reality 
through various spoken quotations within a 
media “campfire” setting. While the threat is 
initially externalised, it ultimately emanates 
from the very centre of the media “campfire.”

I’M YOUR TV, 2003
30 SEK.

(DE) Im Frühjahr 2003 stellte der US-amerika-
nische Kunstsammler Cliff Diver Künstler*in-
nen Werbezeit im Fernsehen zur Verfügung, 
um 28-sekündige Spots zu produzieren, die in 
die Fernsehwerbung ohne Ankündigung ein-
gestreut werden sollten. Angesichts des gera-
de begonnenen Irak-Krieges wurde I’M YOUR 
TV jedoch vom Fernsehsender abgelehnt.
(EN) In the spring of 2003 US art collector Cliff 
Diver provided artists with television ad-
vertising airtime to produce 28–second 
spots meant to be inserted into commercial 
breaks unannounced. However, in light of the 
outbreak of the Iraq War, I’M YOUR TV was 
rejected by the broadcaster.

STILL MEN OUT THERE , 2003 
INSTALLATION, 10 MIN.

(DE) Die Installation aus 18 am Boden liegenden 
Fernsehgeräten kombiniert Klangfetzen aus 
US-Amerikanischen Kriegsfilmen mit farbigen 
Lichtfeldern und erzeugt so ein abstraktes 
Kriegstheater, in dem die patriotische Pro-
paganda der Unterhaltungsindustrie zum 
Ausdruck kommt. 
(EN) The installation, consisting of 18 television 
sets placed on the floor, combines fragments 
of sound from US war films with fields of 
coloured light, creating an abstract theatre 
of war that reflects the entertainment indus-
try’s patriotic propaganda.

MURPHY, 2008
3 MIN. 45 SEK.

WARNUNG: STROBOSKOP-EFFEKTE / 
WARNING: STROBE LIGHT EFFECTS

(DE) Durch die Verschmelzung von flackernden 
Farbfeldern und Tonfragmenten aus dem Film 
Blue Thunder (USA, 1982), dringt die Schlacht 
nicht nur in die Zivilgesellschaft ein, sondern 
auch in unser aller Köpfe. 
(EN) Through the fusion of flickering swaths of 
color and sound fragments from the film Blue 
Thunder (USA, 1982), the battle penetrates not 
only civil society but also our very minds.

[DRAMATIC MUSIC CONTINUES], 2023
5 MIN. 10 SEK.

(DE) Mit den zitierten Audiobeschreibungen von 
Kriegsfilmen, die gleichermaßen den Klang der 
Waffen wie das menschliche Leiden in Worte 
übersetzten, hinterfragt [dramatic music 
continues] unsere gedämpfte mediale Wahr-
nehmung gegenwärtiger Kriege.
(EN) Using quoted audio descriptions from 
war films—which translate both the sound of 
weapons and human suffering into words—
[dramatic music continues] challenges our 
muted media perception of contemporary 
wars.



NIGHTWATCH, 2010 
INSTALLATION, 15 MIN.

(DE) Die Nachtwache spielt sich an der Grenze 
zwischen Bewusstseinszuständen der Kon-
trolle und des Kontrollverlusts ab, im Wech-
selspiel zwischen Wachen und Bewachtwer-
den und im halluzinatorischen Zustand der 
Schlaflosigkeit. Die verwendeten Klangzitate 
nonverbaler menschlicher Gefühlsäußerun-
gen verwischen die Grenzen zwischen Lust und 
Schmerz. 
(EN) The Night Watch takes place at the bound-
ary between states of consciousness marked 
by control and loss of control, in the interplay 
between watching and being watched, and 
in the hallucinatory state of insomnia. The 
appropriated sound fragments of nonverbal 
human emotional expressions blur the bound-
aries between pleasure and pain.

THIS IS MY HOME, 2011
INSTALLATION, AUSZUG/EXCERPT,  

2 MIN. 30 SEK.
(DE) In der aus fünf Bildschirmen bestehenden 
Installation kommentieren Textfragmente, 
die einem US-Armee-Handbuch zur Selbst-
behandlung posttraumatischer Belastungs-
störungen entnommen sind, die stereotypen 
Bilder eines friedlichen Zuhauses, wie es 
sich im amerikanischen Unterhaltungskino 
darstellt.
(EN) In this five-screen installation, text 
excerpts taken from a US Army manual on 
self-treatment for post-traumatic stress 
disorder comment on the stereotypical images 
of a peaceful home as portrayed in American 
popular cinema.

I DO NOT BELONG IN THIS HOUSE, 2011
INSTALLATION, AUSZUG/EXCERPT

2 MIN. 30 SEK.
(DE) In der von dem Grimms Märchen Der Bä-
renhäuter inspirierten Installation ruft eine 
übergroße Figur, halb Bär halb Mensch, dass 
sie nicht in dieses Haus gehört. Das Original-
märchen erzählt von einem Kriegsrückkehrer, 
der sich durch einen Pakt mit dem Teufel 7 
Jahre nicht mehr die Haare schneiden darf 
und von der Gesellschaft ausgeschlossen wird. 
Was ihn jedoch vom Tier unterscheidet, ist die 
Sprache.
(EN) In this installation, inspired by the Grimm 
fairy tale Bearskin, an oversized figure—half 
bear, half human—proclaims that it does not 
belong in this house. The original fairy tale 
tells the story of a soldier returning from war 
who, after making a pact with the devil, is 
forbidden to cut his hair for seven years and 
is thus ostracised by society. What sets him 
apart from the animal, however, is his ability 
to speak.  

I’M NOT THE ENEMY, 2011
13 MIN. 30 SEK.

(DE) Mit den rückkehrenden Soldaten ausgela-
gerter Kriege dringt das Trauma in die Zivilge-
sellschaft ein und wird in medialen Narrativen 
verarbeitet. Dieses Stück Kammerkino eignet 
sich Dialogfragmente US-amerikanischer 
Veteranen-Filme an und verdichtet die Kern-
rollen zu einem psychotischen Familiendrama.
(EN) As soldiers return from distant wars, trau-
ma seeps into civilian society and is processed 
through media narratives. This chamber 
cinema piece appropriates dialogue fragments 
from US veteran films and condenses the cen-
tral roles into a psychotic family drama.

HECHO EN MEXICO, 2009 
INSTALLATION, 4 MIN.

(DE) HECHO EN MEXICO entstand in Mexiko-
Stadt als Reaktion auf die sichtbaren und 
unsichtbaren Veränderungen, die der Drogen-
krieg und die Militarisierung mit sich gebracht 
haben. Ein schwer bewaffneter Reiter galop-
piert durch eine Berglandschaft und erinnert 
dabei an filmische Krieger vor der Schlacht. 
Die Mischung aus moderner Rüstung und tra-
ditionellem Charro-Pferd ist ein Widerspruch, 
der die verlassenen Stadtlandschaften in der 
zweiten Sequenz des Videos widerspiegelt.
(EN) HECHO EN MEXICO was made in Mexico 
City in response to the visible and invisible 
changes brought about by the drug war and 
militarisation. A heavily armed horseman gal-
lops through a mountain landscape, evoking 
cinematic images of warriors before battle. 
The combination of modern armour and a 
traditional charro horse is a contradiction 
that reflects the abandoned cityscapes in the 
video’s second sequence.

 TAINMENT
CA. 91 MIN.

(DE) Das Programm ist eine kritische Auseinan-
dersetzung mit medialen Unterhaltungsforma-
ten, von den Arenen des Trash-Fernsehens bis 
zum elektronischen Barock des Infotainments.
(EN) The programme is a critical engagement 
with entertainment media formats, from the 
arenas of trash television to the electronic 
baroque of infotainment.

NO SUNSHINE, 1997
5 MIN. 30 SEK. 

(DE) NO SUNSHINE zeigt Paare kindlicher Dop-
pelgänger, die in einem Raum schweben, der an 
ihre eigene innere Welt erinnert. In der Ausein-
andersetzung mit popindustrieller Infantilisie-
rung greift das Video auch Themen wie Identi-
tät, Körperpolitik und Psychoanalyse auf.
(EN) NO SUNSHINE depicts pairs of childlike 
doppelgängers floating in a space reminiscent 
of their own inner worlds. Critically engaging 

with the infantilisation of the pop industry, 
the video also explores themes such as identi-
ty, body politics and psychoanalysis.

BLUE MOON, 1997
4 MIN.

(DE) Ein Schlumpf, eine der beliebtesten euro-
päischen Comicfiguren, steht allein in der 
kalifornischen Wüste und summt Elvis Pres-
leys legendären Song „Blue Moon“. Das Video 
thematisiert die Verschmelzung und Verschie-
bung kultureller Identitäten: „Mickey ging 
nach Europa, der Schlumpf ging nach Ameri-
ka. Das nennt man Kulturaustausch.“
(EN) A Smurf, one of Europe’s most popular 
comic characters, stands alone in the Cali-
fornia desert and hums Elvis Presley’s iconic 
“Blue Moon”. The video explores the blending 
and shifting of cultural identities: “Mickey 
went to Europe; the Smurf went to America. 
That’s what you call cultural exchange.”

OUT OF THE BLUE, 1998
6 MIN. 27 SEK. 

(DE) Der aus einer braunen Papiertüte ge-
haltene Vortrag bietet eine subjektive und 
informative Auseinandersetzung mit der Zu-
gehörigkeit zur ersten europäischen Fernseh-
generation und das Verhältnis zu den ameri-
kanischen Medien.
(EN) The lecture, delivered from a brown paper 
bag, offers a subjective and informative explo-
ration of what it means to belong to the first 
generation of European television viewers and 
their relationship to American media.

AGAIN & AGAIN, 1998
INSTALLATION, 11 MIN. 20 SEK. 

(DE) Unter Verwendung von Sprachmaterial 
einer amerikanischen Dauerwerbesendung 
hinterfragt AGAIN & AGAIN Reproduktions-
technologien wie das Klonen des eigenen Kör-
pers in einer digitalen Bildkultur. 
(EN) Using audio clips from an American info-
mercial, AGAIN & AGAIN examines reproduc-
tive technologies such as the cloning of one’s 
own body within a digital image culture.

THE ORAL THING, 2001
9 MIN.

(DE) Im Format einer Tages-Talkshow erkun-
det THE ORAL THING das Feld peinlicher 
Geständnisse und Anschuldigungen, um das 
Verlangen der Unterhaltungsindustrie nach 
Sensationen zu stillen. In dem wiederkehren-
den pseudoreligiösen Ritual gibt es jedoch 
wenig Aussicht auf Erlösung.
(EN) Presented as a daytime talk show, THE 
ORAL THING explores the realm of embar-
rassing confessions and accusations in order 
to feed the entertainment industry’s appetite 
for sensationalism. In this recurring pseu-
do-religious ritual, however, there is little 
hope of salvation.

PRIMETIME, 2001
INSTALLATION

10 MIN.
In einer raumgreifenden Videoinstallation 
verhandelt PRIMETIME die Dramaturgien 
von Daytime-Talkshows und verdichtet sie zu 
einem abstrakten Medienspektakel. In ihrem 
narrativen Ablauf befinden sich die Betrach-
tenden auf einer Bühne und werden so selbst 
zum Teil der Inszenierung.
(EN) In a large-scale video installation, PRIME-
TIME explores the dramaturgy of daytime 
talk shows and renders it into an abstract 
media spectacle. As the narrative unfolds, 
viewers find themselves on a stage, becoming 
an integral part of the performance.

LOLTROLL, 2023
3 MIN.

(DE) Der LOLTROLL entstand als dauerhafte 
Installation für den mittelalterlichen Brun-
nen des Kunstmuseums Kloster Unser Lieben 
Frauen in Magdeburg. Während der COVID-19 
Pandemie entwickelt, trollt er mit drei Mün-
dern bruchstückhafte Zitate von Verschwö-
rungstheorien auf sozialen Medien aus jener 
Zeit.
(EN) The LOLTROLL was created as a perma-
nent installation for the medieval fountain 
at the Kunstmuseum Kloster Unser Lieben 
Frauen in Magdeburg. Developed during the 
COVID-19 pandemic, the troll uses its three 
mouths to spout fragments of quotes from 
conspiracy theories circulating on social me-
dia at the time.

WEEPING, 2001
INSTALLATION, 7 MIN.

(DE) In der Projektion eines Doppelportraits 
rezitieren zwei Köpfe Sprachfetzen des 
US-amerikanischen Fernsehpredigers Mark 
Chironna. Dem Text sind jedoch alle religiösen 
Inhalte entnommen. Was bleibt ist die fanati-
sche Rhetorik.
(EN) A double portrait projection shows two 
heads reciting fragments of speech by US 
televangelist Mark Chironna. All religious 
content, however, has been removed from the 
text. What remains is the fanatical rhetoric. 

DEADLY STORMS, 2008
INSTALLATION, 7 MIN.

(DE) Die als Triptychon konzipierte Installa-
tion basiert auf übernommenem Tonmaterial 
des US-amerikanischen Fernsehsenders 
FOX NEWS. Unter dem Vorwand, „fair und 
ausgewogen“ zu sein, schafft diese überlade-
ne Propagandamaschine eine Atmosphäre 
permanenter Alarmbereitschaft und Angst. 
DEADLY STORMS versucht, den Fokus eher 
auf den allgemeinen Tonfall zu legen – den ma-
nipulativen Träger des Inhalts – als auf den 
grotesken politischen Inhalt selbst.



(EN) Conceived as a triptych, the installation 
is based on audio material sourced from the 
US television network FOX NEWS. Under 
the guise of being “fair and balanced,” this 
over-the-top propaganda machine creates 
an atmosphere of constant alarm and fear. 
DEADLY STORMS attempts to focus more on 
the overall tone—the manipulative vehicle for 
the content—than on the grotesque political 
content itself.

CAN YOU SEE MY ART?, 2018
INSTALLATION, 4 MIN. 53 SEK.

(DE) Die auf Sätzen einer Produkt-Influencerin 
basierende Videoinstallation hinterfragt die 
Rolle des Kunstwerks und des Künstlers in 
Zeiten, in denen Kunst innerhalb sozialer Me-
dien zum Spektakel der Selbstvermarktung 
geworden zu sein scheint.
(EN) Drawing on statements by a product influ-
encer, the video installation examines the role 
of the artwork and the artist in an era when 
art on social media seems to have become a 
spectacle of self-promotion.

DOORS OF RECEPTION, 2023
2 MIN. 30 SEK.

(DE) DOORS OF RECEPTION ist eine Collage 
aus Türklängen verschiedener Science-Fic-
tion-Filme, die ein abstraktes Gemälde von 
sich öffnenden und schließenden Farbflächen 
entstehen lassen. Das Durchschreiten von 
Türen ist ein sich wiederholendes Thema des 
Genres, mit der Folge, entweder auf der einen 
oder anderen Seite ein- oder ausgeschlossen 
zu sein.
(EN) DOORS OF RECEPTION is a collage of door 
sounds from various science fiction films, 
creating an abstract painting of opening and 
closing colour fields. Passing through doors 
is a recurring theme in the genre, resulting in 
being either included or excluded on one side 
or the other.

CAPTAIN, 2005
14 MIN. 20 SEK.

(DE) In der Hommage an das Science-Fiction-
Genre der 1960/70er Jahre finden sich drei 
Generationen im Studioset eines fremden 
Planeten wieder. Während die älteren der 
beiden den verlorenen Utopien nachhängen 
und nach Heilung suchen, richtet der Jüngs-
te seinen Blick auf eine neue messianische 
Weltordnung. 
(EN) In this homage to the science fiction genre 
of the 1960s and 1970s, three generations find 
themselves on a studio set depicting an alien 
planet. While the two older generations yearn 
for lost utopias and search for healing, the 
youngest sets his sights on a new messianic 
world order.

CAPITAPO-
CALYPSE

CA. 94 MIN.
(DE) Das Programm hinterfragt den Kapita-
lismus vor dem Hintergrund der drohenden 
Apokalypse, nicht ohne am Ende einen Aus-
blick auf eine Utopie zu geben, wie wir diese 
vermeiden können. 
(EN) The programme questions capitalism 
against the backdrop of an impending apoc-
alypse, not without ultimately offering a 
utopian vision of how we might avoid it.

AMERICA SELLS, 1990
7 MIN.

(DE) Der 1. Juli 1990 war der Tag der Wäh-
rungsvereinigung zwischen Ost- und West-
deutschland. Die westdeutsche Währung, 
die Deutsche Mark, wurde in die damals noch 
bestehende DDR eingeführt – und mit ihr das 
Versprechen des freien Marktes. Am Berliner 
Alexanderplatz veranstaltet eine amerika-
nische Tanzgruppe eine Feier, die man auch 
als Siegesfeier des Kapitalismus bezeichnen 
könnte.
(EN) 1 July 1990 marked the monetary union 
between East and West Germany. The West 
German currency, the Deutsche Mark, was 
introduced in the GDR—which still existed at 
the time—and with it came the promise of a 
free market. At Berlin’s Alexanderplatz, an 
American dance troupe staged what could 
also be described as a victory celebration of 
capitalism.

LIBERTY PARK, 2009
INSTALLATION, 6 MIN. 30 SEK.

(DE) Die Installation ist ein audiovisueller 
Kommentar zur Verschmelzung von kapi-
talistischem Konsumdenken und religiösen 
Überzeugungen in heutigen Gesellschaften, 
gepaart mit Bildern der jüngsten städtebau-
lichen Veränderungen in Istanbul und der 
Türkei. Die Besucher tauchen in eine ortsspe-
zifische Innenraumumgebung ein, die Pro-
jektionen auf Sperrholzplatten in Form von 
aufrechten Figuren und eine Werbetafel mit 
Aufnahmen neu geschaffener Gated Commu-
nities umfasst.
(EN) The installation is an audiovisual com-
mentary on the fusion of consumer capital-
ism and religious beliefs in contemporary 
societies, alongside images of recent urban 
developments in Istanbul and Turkey. Visi-
tors are immersed in a site-specific interior 
environment comprising projections onto 
plywood panels in the form of upright figures 
and a billboard showing images of newly built 
gated communities.

FREEDOM & INDEPENDENCE, 2014
15 MIN.

(DE) FREEDOM & INDEPENDENCE hinter-
fragt den aktuellen globalen ideologischen 
Paradigmenwechsel hin zu neuen Formen des 
religiösen Kapitalismus, indem es Ideen und 
Zitate der selbsternannten objektivistischen 
Philosophin und Schriftstellerin Ayn Rand mit 
evangelikalen Inhalten aus US-amerikani-
schen Mainstream-Filmen konfrontiert.
(EN) FREEDOM & INDEPENDENCE questions 
the current global ideological paradigm shift 
towards new forms of religious capitalism by 
confronting ideas and quotes by Ayn Rand, 
self-proclaimed objectivist philosopher and 
novelist, with evangelical material from US- 
mainstream films.

THE THEORY OF FREEDOM, 2015
13 MIN.

(DE) Die Dreikanal Videoinstallation entstand 
aus dem Material zu FREEDOM & INDEPEN-
DENCE und schafft mit einer verdichteten 
Erzählung und einer neuen musikalischen 
Tonfassung eine erweiterte Rezeption des 
Themas.
(EN) This three-channel video installation 
draws on material from FREEDOM & INDE-
PENDENCE offering a broader exploration of 
the theme through a condensed narrative and 
a new musical score.

HOMESICK, 2022
14 MIN.

(DE) In von der Außenwelt abgeschotteten 
Kellerräumen verhandeln groteske Gestalten 
unter Verwendung von Sprachzitaten aus 
Endzeitfilmen den pandemischen Ausnahme-
zustand. Das Video beschwört Angst, Einsam-
keit und Krankheit ebenso wie Bedrohungs- 
und Abwehrszenarien herauf. HOMESICK 
entstand während der COVID-19 Pandemie.
(EN) In basement rooms cut off from the outside 
world, grotesque figures grapple with the 
state of pandemic emergency using dialogue 
excerpts from apocalyptic films. The video 
evokes fear, loneliness, and illness, as well as 
scenarios of threat and defence. HOMESICK 
was made during the COVID-19 pandemic.

SUGAR, 2019
20 MIN. 30 SEK.

(DE) In einer postapokalyptischen Welt, die 
Teilen der Gegenwart nicht unähnlich ist, wird 
SUGAR, ein humanoider Roboter, der fühlen, 
denken und tanzen kann, ausgesandt, um den 
Menschen die Menschlichkeit zurückzugeben. 
SUGAR begegnet schließlich einem HON (Hu-
man Organism Normal), einem Post-Influencer, 
der in einer unterirdischen Techno-Zelle in 
einem endlosen Werbespot posiert. SUGAR 
versucht, HON aus seinen Routinen, Sprach- 
und Bewegungsschleifen zu befreien, und hofft 
auf eine Interaktion, einen Dialog. Die tragi-

komische Erzählung dieser Begegnung und 
ihres Scheiterns wirft allgemeine Fragen über 
Bewusstsein, Ego-Turbo-Kapitalismus und 
den Traum vom Kollektiv auf.
(EN) In a post-apocalyptic world not unlike 
aspects of the present day, SUGAR, a human-
oid robot that can feel, think and dance, is 
sent out to restore people’s humanity. SUGAR 
eventually encounters a HON (Human Organ-
ism Normal), a post-influencer who poses in an 
endless advertisement within an underground 
techno cell. SUGAR tries to liberate HON from 
his routines, his loops of speech and move-
ment, hoping for interaction and dialogue. 
The tragicomic narrative of this encounter 
and its failure raises broader questions about 
consciousness, ego-turbo-capitalisms and the 
dream of the collective.

RESOLUTION, 2022
INSTALLATION, 18 MIN.

(DE) Bezugnehmend auf die Sterbeszene mit 
Edward G. Robinson in dem Film SOYLENT 
GREEN (1973), rollt ein alter Mann auf einem 
Krankenhausbett durch einen endlosen Flur 
und reflektiert die 112 Jahre seines Lebens 
und wie es die Menschheit geschafft hat, ihr 
eigenes Aussterben zu verhindern.
(EN) Referencing the death scene featuring 
Edward G. Robinson in the 1973 film SOYLENT 
GREEN, an old man is wheeled through an 
endless corridor on a hospital bed, reflecting 
on his 112 years of life and how humanity has 
managed to prevent its own extinction.



16.7.
ERÖFFNUNGSABEND/

OPENING NIGHT
EINLASS/DOORS: 19:00 

BEGRÜSSUNG/WELCOME: 19:30 
WIESE/LAWN

17.7.
THE BEGINNING

19:00, KUPPELHALLE
EINTRITT FREI/ADMISSION FREE

KÜNSTLER*INNENGESPRÄCH ZUR 
AUSSTELLUNG MIT BJØRN MELHUS 

UND VANINA SARACINO
(DE) Das Verlorensein in der Endlichkeit ist 
nicht nur Ausdruck einer Krise, sondern auch 
der Ausgangspunkt einer Suche nach neuen 
Perspektiven. Die entscheidende Frage lautet 
nicht, wie wir zur Unendlichkeit zurückkeh-
ren, sondern wie wir lernen, innerhalb der 
Grenzen unserer Welt eine lebenswerte Zu-
kunft zu gestalten.
Vanina Saracino ist unabhängige Kurato-
rin, Filmprogrammgestalterin, Autorin und 
Dozentin. Im Mittelpunkt ihrer Arbeit stehen 
Theorien und künstlerische Praktiken, die 
anthropozentrische und binäre Weltanschau-
ungen aus einer intersektionalen Perspektive 
hinterfragen, wobei der Schwerpunkt auf 
bildgebender und zeitbasierter Kunst liegt.

ARTIST TALK ON THE EXHIBITION  
WITH BJØRN MELHUS AND VANINA SARACINO

(EN) Being lost within finitude is not only an ex-
pression of crisis, but also the starting point 
for a search for new perspectives. The decisive 
question is not how we might return to infinity, 
but how we learn to shape a liveable future 
within the limits of our world.
Vanina Saracino is an independent curator, 
film programmer, writer, and lecturer. Her 
work focuses on theories and artistic practic-
es that challenge anthropocentric and binary 
worldviews from an intersectional perspec-
tive, with a particular emphasis on lens-based 
and time-based art.

19.7.
THE END OF THE 

BEGINNING 
19:00, KUPPELHALLE

EINTRITT FREI/ADMISSION FREE

KÜNSTLERGESPRÄCH ZUR AUSSTELLUNG  
MIT BJØRN MELHUS 

(DE) Bjørn Melhus führt in das Kinoprogramm 
der Ausstellung ein und spricht über den er-
weiterten Kontext ausgewählter Arbeiten und 
ihre jeweiligen Quellen.

ARTIST TALK ON THE EXHIBITION WITH  
BJØRN MELHUS

(EN) Bjørn Melhus introduces the exhibition’s 
film programme and discusses the broader 
context of selected works and their respective 
sources.

24.7.
OPEN AIR SCREENING: 

MELANCHOLIA
21:30, WIESE/LAWN

TICKETS: ERHÄLTLICH AUF UNSERER WEBSITE/ 
AVAILABLE ON OUR WEBSITE

(DE) Im Rahmen von LOST IN FINITY zeigen wir 
Lars von Triers Endzeitfilm Melancholia (2011): 
Justine und Michael stehen kurz vor ihrer 
Hochzeit. Doch das freudige Ereignis wird 
überschattet durch einige Streitereien. Justine 
fällt in Depressionen zurück, kurz darauf küm-
mert sich ihre Schwester Claire um sie. Zusätz-
lich zu ihren persönlichen Problemen droht der 
Weltuntergang durch einen unberechenbaren 
Planeten.
Wir zeigen die englische OF mit deutschen 
Untertiteln.
(EN) As part of LOST IN FINITY, we will be 
screening Lars von Trier’s apocalyptic film 
Melancholia (2011): Justine and Michael are 
about to get married. However, the joyful oc-
casion is overshadowed by a series of conflicts. 
Justine slips back into depression, and shortly 
afterward her sister Claire takes care of her. 
In addition to their personal struggles, the end 
of the world is threatened by an unpredictable 
rogue planet.
We will be showing the original English-lan-
guage version with German subtitles.

PROGRAMM / PROGRAMME 7.8.
OPEN AIR SCREENING: 

THE END
21:15, WIESE/LAWN

TICKETS: ERHÄLTLICH AUF UNSERER WEBSITE/ 
AVAILABLE ON OUR WEBSITE

(DE) Im Rahmen von LOST IN FINITY zeigen wir 
Joshua Oppenheimers Endzeit-Musical THE 
END (2024): Fünfundzwanzig Jahre nach einem 
ökologischen Kollaps, der die Erde unbewohn-
bar gemacht hat, hält eine Familie in einem pa-
lastartigen Bunker verzweifelt an der Illusion 
von Normalität fest.
Wir zeigen die englische OF mit deutschen 
Untertiteln.   
(EN) As part of LOST IN FINITY, we present 
Joshua Oppenheimer’s apocalyptic musical 
THE END (2024): Twenty-five years after an 
ecological collapse has rendered the Earth un-
inhabitable, a family living in a palatial bunker 
desperately clings to the illusion of normalcy.
We will be showing the original  English-lan-
guage version with German subtitles.

14.8.
OPEN AIRSCREENING: 

THE WIZARD OF OZ
21:15 WIESE/LAWN

TICKETS: ERHÄLTLICH AUF UNSERER WEBSITE/ 
AVAILABLE ON OUR WEBSITE

(DE) Im Rahmen von LOST IN FINITY zeigen wir 
Der Zauberer von Oz (The Wizard of Oz, 1939). 
Voller Sehnsucht nach einem „Ort, wo es keine 
Probleme gibt“, gelangt die kleine Dorothy aus 
dem ländlichen Kansas in das Zauberreich Oz. 
Als sie nach einem Wirbelsturm die Tür ihres 
Hauses öffnet, findet sie sich „irgendwo jen-
seits des Regenbogens“ wieder…
Wir zeigen die englische OF mit deutschen 
Untertiteln.
(EN) As part of LOST IN FINITY, we are screen-
ing (The Wizard of Oz (1939). Filled with long-
ing for “a place where there are no troubles,” 
little Dorothy from rural Kansas finds herself 
in the magical Land of Oz. After a tornado, she 
opens the door of her house and discovers that 
she has arrived “somewhere over the rainbow”…
We will be showing the original English-lan-
guage version with German subtitles.

20.8.
THE BEGINNING

OF THE END
19:00, KUPPELHALLE

EINTRITT FREI/ADMISSION FREE

(DE) In dem weiten Spektrum der fiktionalen 
Apokalypsen setzen Viren, Meteoriten, Ko-
meten, Kriege, die religiöse Entrückung oder 
der Teufel selbst der Welt ein Ende. In einem 
unterhaltsamen wie informativen Abend stellt 
Bjørn Melhus eine Auswahl dieser Narrati-
ve anhand ausgewählter Ausschnitte von 
Endzeitfilmen vor. Einige dieser Machwerke 
wurden als akustisches Quellenmaterial ver-
wendet, andere dienten zur Inspiration.
(EN) Across the wide spectrum of fictional 
apocalypses, viruses, meteorites, comets, 
wars, the religious rapture, or even the devil 
himself bring about the end of the world. In an 
entertaining yet informative evening, Bjørn 
Melhus presents a selection of these narra-
tives through curated excerpts from apoca-
lyptic films. Some of these works were used as 
audio source material, while others served as 
inspiration.

23.8.
THE END: DEADLY 
FRUITS – FROM 
EARTH RISE TO 

WELTUNTERGANG
19:00, KUPPELHALLE

EINTRITT FREI/ADMISSION FREE

(DE) Eine Lecture-Performance von Bjørn 
Melhus mit anschließender Finisage der Aus-
stellung in der Betonhalle. 
(EN) A lecture performance by Bjørn Melhus, 
followed by a closing event of the exhibition at 
Betonhalle.



BJØRN MELHUS
Bjørn Melhus zeigte 1986 erstmals 
einen Film auf einem Berliner Kurz-
filmfestival und lebt seit 1987 in Ber-
lin. Seine vielfach ausgezeichneten 
und international ausgestellten Vi-
deos und Installationen setzen sich in 
eigens entwickelten Narrativen und 
Rollenspielen kritisch und humorvoll 
mit Phänomenen der Massenmedien 
und der Gesellschaft auseinander.
Melhus studierte in den 1990er Jahren 
Kunst an der HBK Braunschweig und 
als DAAD-Stipendiat Film am Cali-
fornia Institute of the Arts. Neben 
kürzeren Auslandsaufenthalten, u. a. 
in Japan, Mexiko, Ungarn und Italien, 
war er Stipendiat des Landes Nieder-
sachsen am International Studio and 
Curatorial Program (ISCP) in New 
York.
In seiner Arbeit hat er eine einzigarti-
ge Position entwickelt, die die Mög-
lichkeiten einer kritischen Rezeption 
von Kino und Fernsehen erweitert. 
Seine Praxis der Fragmentierung, Zer-
störung und Neukonstitution bekann-
ter Figuren, Themen und Strategien 
der Massenmedien eröffnet nicht nur 
ein Geflecht neuer Interpretationen 
und kritischer Kommentare, sondern 
definiert auch das Verhältnis zwi-
schen Massenmedien und Publikum 
neu. Seine rhythmisierten Sprach- und 
Klangcollagen schließen fast beiläufig 
die Mittel der Videoclip- und Trailer-
Kultur ein, doch zitiert Melhus weder 
Popmusik noch propagiert er in ap-
propriierender Form Lifestyle. Seine 
Arbeiten legen Kommerzialisierungs-
mechanismen offen, rebellieren gegen 
Simplifizierung und globale kulturelle 
Vereinheitlichung. 
Bjørn Melhus lehrt an der Kunsthoch-
schule Kassel. 2023/24 war er Stipen-
diat an der Deutschen Akademie Rom 
Villa Massimo.

BJØRN MELHUS
Bjørn Melhus first showed a film at 
a Berlin short film festival in 1986 
and has lived in Berlin since 1987. His 
widely acclaimed and international-
ly exhibited videos and installations 
explore in a critical and humorous way 
the phenomena of mass media and 
society, through narratives and role 
plays of his own invention.
In the 1990s Melhus studied art at HBK 
Braunschweig (University of Fine Arts) 
and film at the California Institute 
of the Arts as a recipient of a DAAD 
scholarship. In addition to shorter 
residencies in Japan, Mexico, Hungary, 
and Italy, he was a recipient of a schol-
arship of the State of Lower Saxony at 
the International Studio and Curatori-
al Program (ISCP) in New York.
In his work he has developed a singular 
position, expanding the possibilities 
for a critical reception of cinema and 
television. His practice of fragmenta-
tion, destruction, and reconstitution 
of well-known figures, topics, and 
strategies of the mass media opens up 
not only a network of new interpreta-
tions and critical commentaries, but 
also defines the relationship of mass 
media and viewer anew. His rhythmi-
cally composed language and sound 
collages almost casually incorporate 
the elements of video and trailer cul-
ture, yet Melhus neither quotes pop 
music nor promotes lifestyle in any 
appropriative sense. His works expose 
the mechanisms of commercialisation, 
rebel against simplification and global 
cultural homogenisation. 
Bjørn Melhus teaches at the Kunst
hochschule Kassel. In 2023/24 he 
was a recipient of a scholarship at 
the Deutsche Akademie Rom Villa 
Massimo.


