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Greetings from the Korean Cultural Service New York!

I am pleased to introduce the 2012 New York - Berlin Exchange Exhibition, collaboration between Korean Cultural 
Service New York and Korean Cultural Center Berlin, featuring the talented artists Ankabuta, Miru Kim, Hyoun-Jung Sung 
and Sun You.

Berlin has been called a “rising blue chip” for the contemporary art market and “heaven” for the artists. This city is 
known for outstanding global cultural exchange and vibrant contemporary art. Those benefits are derived from the 
special background of the Berlin art culture, which allows artists to express more liberally and creatively. New York, 
being true to its name, is a living history of art – full of passion and creativity. Famous for its diversity, New York creates 
a conglomerate of culture and art through the many different perspectives apparent within the city culture. Together, 
the artists from Berlin and from New York will create a worldwide network and connect people with shared interests: to 
broaden the perspective of art and to enrich global cultural exchange.

I hope this exhibition’s purpose will be successfully communicated through the artwork displayed and that this event 
would become the next step for Korean artists to step onto the international platform and gain global recognition. I also 
hope Korean art becomes a significant part of the contemporary art scene.

And I would like to give my appreciation and thanks to the advisory panels, Heng-Gil Han, Christopher Lew, and 
Marjorie Welish. Further thanks to those who have helped to prepare this exhibition both in New York and in Berlin. 
Finally, a big thanks to our partner Korean Cultural Center Berlin for their generous support on the successful 
completion of the exhibition.

Woo Sung Lee
Director, Korean Cultural Service New York

Message from New York Director
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Grüße aus der Koreanischen Kulturabteilung in New York!

Ich freue mich, die Austauschausstellung New York - Berlin 2012 vorzustellen, eine Zusammenarbeit zwischen der 
Koreanischen Kulturabteilung in New York und dem Koreanischen Kulturzentrum in Berlin, die talentierte Künstler wie 
Ankabuta, Miru Kim, Hyoun-Jung Sung und Sun You präsentiert.

Berlin ist als „aufstrebender Spitzenort“ für den zeitgenössischen Kunstmarkt und als „Himmel“ für Künstler bezeichnet 
worden. Die Stadt ist für ihren hervorragenden globalen Kulturaustausch und pulsierende zeitgenössische Kunst 
bekannt. Diese Vorteile beruhen auf dem besonderen Hintergrund des Berliner Kulturlebens, das es Künstlern erlaubt, 
sich freier und kreativer auszudrücken. New York ist - getreu seines Namens - lebendige Kunstgeschichte, angefüllt mit 
Leidenschaft und Kreativität. Berühmt für seine Vielfalt erschafft New York durch die vielen verschiedenen Perspektiven, 
die innerhalb der Stadtkultur vertreten sind, ein Gemisch aus Kultur und Kunst. Die Künstler aus Berlin und New York 
werden miteinander ein weltweites Netzwerk gründen und Menschen mit gemeinsamen Interessen verbinden: um die 
Perspektive der Kunst zu erweitern und um den globalen Kulturaustausch zu bereichern. 

Ich hoffe, dass die Absicht dieser Ausstellung durch die gezeigten Kunstwerke erfolgreich kommuniziert wird und 
diese Veranstaltung für die koreanischen Künstler den nächsten Schritt auf die internationale Plattform bedeutet, um 
weltweite Anerkennung zu erlangen. Außerdem hege ich die Hoffnung, dass koreanische Kunst ein bedeutender Teil der 
zeitgenössischen Kunstszene wird.

Ich möchte meine Wertschätzung und meinem Dank der Gutachterkommission aussprechen, namentlich Heng-Gil Han, 
Christopher Lew und Marjorie Welish. Weiterer Dank gebührt denen, die zur Vorbereitung der Ausstellung in New York 
und Berlin beigetragen haben. Schlussendlich geht ein großes Dankeschön an unser Partnerzentrum, das Koreanische 
Kulturzentrum Berlin, für seine großzügige Unterstützung bei der erfolgreichen Fertigstellung der Ausstellung. 

Woo Sung Lee
Direktor der Koreanischen Kulturabteilung New York 
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Grußwort des Direktors des 
Korean Cultural Service New York



As head of the Korean Cultural Center in Berlin, it is a great pleasure to me to have the opportunity to accompany the 
exchange exhibition “Berlin – New York 2012” with the title “The Body in Languages” and to hereby contribute to a 
deepening of understanding of the arts and culture of Korea. 

The artists Ankabuta, Miru Kim, Hyoun-Jung Sung and Sun You living in Germany respectively the United States offer us 
with their works of art a glimpse of the diversity of artistic working, they contribute to the growth of Korean arts and they 
initiate an exchange of ideas about it.

It is the intention of this exhibition to provide young artists with new perspectives, to foster the networking among them 
and to spur the dialogue with each other. 

The cities of the arts Berlin and New York are ideal locations in order to advance these objectives. As symbols of diversity 
and creativity of exchange, they are capable to attract the public, to inspire it and to impress it sustainably. That is what I 
am wishing for. 

I would like to extend my sincerest thanks to Dr Britta Schmitz, chief curator of the Hamburger Bahnhof, Museum for 
Presence in Berlin, to Claudia Henne, journalist at RBB (Berlin-Brandenburg Broadcasting) and to Kathrin Becker, head 
of the video forum, New Society of Artists in Berlin. Furthermore, I would like to thank all those who contributed to the 
realization of this exhibition, among them our colleagues of the Korean Cultural Service in New York whom I would like to 
thank for their support and excellent cooperation.

I am looking forward to your visit.

Yun Jong Seok
Minister-Counselor

Head of the Korean Cultural Center
Embassy of the Republic of Korea 

Message from Berlin Director
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Als Leiter des Koreanischen Kulturzentrums Berlin ist es mir eine besondere Freude, die Austauschausstellung 
Berlin - New York 2012 mit dem Titel „The Body in Languages“ begleiten zu dürfen und auf diese Weise 
einen Beitrag zur Vertiefung des Verständnisses für die Kunst und Kultur Koreas zu leisten.

Die in Deutschland bzw. den USA lebenden koreanischen Künstlerinnen Ankabuta, Miru Kim, Hyoun-Jung Sung und 
Sun You gewähren mit ihren Arbeiten Einblicke in die Vielfalt des künstlerischen Arbeitens, fördern die Verbreitung der 
koreanischen Kunst und regen zum Austausch darüber an.

Es kann nur im Sinne aller Kulturschaffenden und - interessierten sein, jungen Künstlerinnen und Künstlern neue 
Perspektiven zu verschaffen, die Vernetzung untereinander zu fördern und miteinander ins Gespräch zu kommen, wie es 
im Rahmen dieser Ausstellung der Fall sein wird.

Die Kunststädte Berlin und New York sind ideale Standorte, um eben dieses Anliegen voranzutreiben. Als Sinnbilder der 
Vielfalt, der Kreativität und des Austausches vermögen sie es, das Publikum anzulocken, zu begeistern und nachhaltig 
zu beeindrucken. Das ist es, was ich mir wünsche.

Mein besonderer Dank gilt Dr. Britta Schmitz, Oberkustodin, Hamburger Bahnhof - Museum für Gegenwart · Berlin, 
Claudia Henne, Redakteurin, RBB sowie Kathrin Becker, Leiterin Video - Forum, Neuer Berliner Kunstverein. Des 
Weiteren bedanke ich mich bei all denjenigen, die zur Realisierung der Ausstellung beigetragen haben sowie für die 
Unterstützung und die gute Zusammenarbeit mit unseren Kollegen des Korean Cultural Service New York. 

Ich freue mich auf Ihren Besuch.

Gesandter-Botschaftsrat YUN Jong Seok 
Leiter des Koreanischen Kulturzentrums

Kulturabteilung der Botschaft der Republik Korea

Grußwort des Direktors des Koreanischen 
Kulturzentrums Deutschland
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Miru Kim
The Camel Project

Why did camels go into the desert? The desert is unrelenting. It drains the 
life out of the living. Camels evolved to live in the most abandoned areas on 
earth, because they wanted to be in peace. They had no weapons. They had 
no desire to fight. They kept going away and away, into a place where no 
predators could attack them, and that was the desert. In the process, they 
adapted their bodies to the environment. No other large mammals can survive 
in the desert like they can. So it worked, they found peace at last. No lions to 
bother them in the desert.  

Then we the humans came along, the animals that wanted to conquer all of the 
Earth. Learning that we cannot survive by ourselves in the hot and dry lands, 
we decided to tame these desert creatures in order to expand our frontiers. 
And we did. We formed communities and roamed the desert in search for 
water and pasture for our tamed beasts, who provided us with nourishment, 
transportation, and even shelter. But maybe the camels were the ones that 
chose us as their companions, to increase their population and longevity. 
Perhaps they also wished that we would learn, how to be in peace in the 
deserted lands.  

Das Kamel-Projekt

Warum sind Kamele in die Wüste gegangen? Die Wüste ist unerbittlich. Sie 
entzieht dem Dasein das Leben. Kamele haben sich entwickelt, um in den 
verlassensten Gegenden der Erde zu leben, weil sie ihre Ruhe haben wollten. 
Sie hatten keine Waffen. Sie hatten kein Verlangen  zu kämpfen. Sie gingen 
immer weiter und weiter, an einen Ort, an dem sie kein Raubtier angreifen 
konnte. Und das war die Wüste. Während dieses Prozesses passten sie ihre 
Körper der Umwelt an. Kein anderes großes Säugetier kann so in der Wüste 
überleben wie sie. Es hat also funktioniert, sie haben wenigstens ihre Ruhe 
gefunden. Keine Löwen in der Wüste, die sie belästigen.

Und dann kamen wir Menschen daher, die Tiere, die die ganze Erde erobern 
möchten. Nachdem wir begriffen hatten, dass wir in heißen und trockenen 
Länder nicht auf uns selbst gestellt überleben können, beschlossen wir, diese 
Wüstentiere zu zähmen, um unsere Grenzen zu erweitern. Und das taten 
wir. Wir haben Gemeinschaften gebildet und streiften auf der Suche nach 
Wasser und Weideplätzen für unsere gezähmten Tiere, die uns Nahrung, 
Transportmittel und sogar Schutz boten. Aber vielleicht sind es die Kamele, 
die uns als ihre Gefährten auswählten, um ihre Population und Langlebigkeit 
zu steigern. Vielleicht haben sie sich auch gewünscht, dass wir lernen würden, 
wie wir in den verlassenen Gebieten Frieden schließen können.



Gobi #1 (2012) / Digital C-Print  / 40 x 60 in

Miru Kim
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Gobi #2 (2012) / Digital C-Print / 40 x 60 in 

Miru Kim



This is an ongoing long-term project to take place in 
different deserts in the world. It also examines how 
desert nomads live, especially in relation to camels 
and other animals. Desert nomadic life still maintains 
the relationship between humans and animals before 
industrialization. The locations are subject to change–
Wadi Rum in Jordan, Sahara in Algeria and Mali, Thar in 
India, Gobi in Outer and Inner Mongolia. 

So far the project has two parts: 

Photography of camels in their natural state, and also the 
human in the natural state, in different desert landscapes.  
This will involve using myself as the human figure. 
Video documenting the nomadic life and my participation.  
I travel alone and become assimilated into the nomads’ 
lives. Some of the rules I set on myself are that I do not 
bring my own food, I wear the clothes that they wear, and 
I sleep as they do, in tents or outside. The process of 
assimilating myself into the nomadic culture, developing 
friendship, and having the locals help me with the first 
part of the project, is also a performance.  Art and life 
become inseparable at this point. 

Es ist ein fortlaufendes Langzeitprojekt, welches in 
verschiedenen Wüsten der Welt stattfindet. Es untersucht 
auch, wie Wüsten-Nomaden leben, besonders in 
Beziehung zu Kamelen und anderen Tieren. Das Wüsten-
Nomadenleben behält noch immer die Beziehung 
zwischen Menschen und Tieren vor der Industrialisierung 
bei. Die Orte sind Themen, die sich ändern - Wadi Rum 
in Jordanien, Sahara in Algerien und Mali, Thar in Indien, 
Gobi der Inneren und Äußeren Mongolei.

Bislang hat das Projekt zwei Teile: 

Fotografien von Kamelen in ihrer natürlichen Form 
und auch der Mensch in seiner natürlichen Form, in 
verschiedenen Wüstenlandschaften. Dies beinhaltet, 
dass ich mich selbst als menschliche Figur verwende.
Video-Dokumentation des nomadischen Lebens und 
meine Beteiligung. Ich reise allein und werde in das 
Leben der Nomaden integriert. Einige Regeln, die ich 
mir selbst auferlegt habe, sind, dass ich nicht mein 
eigenes Essen mitbringe, ich die Kleidung trage und 
dass ich so schlafe, wie sie schlafen, in Zelten oder im 
Freien. Der Prozess, mich selbst der nomadischen Kultur 
anzupassen, Freundschaften zu entwickeln und dass die 
Einheimischen mit bei den ersten Schritten des Projektes 
helfen, ist auch eine Performance. An diesem Punkt 
werden Kunst und Leben untrennbar.

Miru Kim
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Sahara #1 (2012) / Digital C-Print / 40 x 60 in 

Miru Kim



Wadi Rum #1 (2011) / Digital C-Print / 40 x 60 in 

Miru Kim
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I use a mix of industrial and craft materials along with fashion accessories to 
create colorful abstract designs that are playful and seductive.
With my recent mixed media installations, I combine objects like belts, earrings, 
patterned fabric and painted wood using various sculptural and sewing 
techniques such as propping, folding, stitching, and wrapping. I install my 
pieces in loose configurations that lean, hang or balance each other in an antic 
and precarious tension.
 
In my earlier series, I sewed elaborate compositions of thread, mylar and 
colored vinyl into large plastic sheets. These sheets were hung from the ceiling 
in translucent rows or suspended from a single wall hook like deflated balloons. 
In all of my work, I conflate fine art and fashion or decorative art in a fluid 
celebration of color, ornament and gesture.

Ich habe einen Mix aus Industrie - und Kunsthandwerksmaterialien sowie 
Mode-Accessoires verwendet, um farbenfrohe abstrakte Designs zu kreieren, 
die verspielt und verführerisch sind. In meinen jüngsten Installationen 
verschiedener Medien verbinde ich Objekte wie Gürtel, Ohrringe, gemusterte 
Stoffe und bemaltes Holz und nutze unterschiedliche bildhauerische Verfahren 
und Nähtechniken wie Absteifung, Falten, Sticken und Verhüllen. Ich stelle 
meine Teile in lockeren Anordnungen auf, die aneinander lehnen, hängen oder 
sich in einem grotesken und labilen Gleichgewicht halten. 

In meinen früheren Serien nähte ich ausgefeilte Kompositionen von 
Fäden, Mylar oder buntem Vinyl in große Plastikfolien. Die Folien hingen 
in durchscheinenden Reihen von der Decke oder von einem einzelnen 
Wandhaken wie luftleere Ballons. In jedem meiner Werke lasse ich die 
Bildende Kunst mit der Mode oder die dekorative Kunst in einer fließenden 
Feier von Farbe, Ornament und Geste miteinander verschmelzen.

Sun You



Untitled (2012) / Mixed Media: Clothes drying racks, ropes, threads, yarns, dust rag, wooden dowel 
57 x 185 x 12 cm, 57 x 180 x 14 cm 

Sun You
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Untitled (2012) / Mixed Media: clothes drying racks, nail polishes, 
metal chain, hooks, ropes, threads, electricity tapes 

57 x 117 x 130 cm

Untitled (2012) / Mixed Media: clothes drying rack, sponge, 
necklace, earrings, pins, tee, spay paint 
57 x 190 x 12 cm

Sun You



Untitled (2012) / Mixed Media: clothes drying rack, belts, ropes, nail polish 
57 x 102 x 14cm

Sun You
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Ankabuta
Art is like a clear lake.
The appearance of this lake is simple, clear and beautiful
and one can touch it, just like that; even play with it.
But if you fathom its depth, just a little, you will find 
the lake to be very deep and even abysmal.
Drowned...
At the moment I am looking for good gills.
They are extremely important for diving 
deeper into the inner sphere.
That’s why I am here. 
Someday I will make it there. I hope...

Die Kunst ist wie ein klarer See.
Das Aussehen von diesem See (also die Kunst) ist ganz 
normal, klar, schön
und man kann ihn einfach so anfassen, sogar damit spielen.
Aber wenn man ein bisschen ins Innere vordringt,
ist er so tief und nirgendwo gibt es da eine Grenze.
Ertrunken...
Im Moment suche ich gute Kiemen.
Die sind total wichtig, um tiefer in das Innere zu gelangen.
Deshalb bin ich hier, irgendwann werde ich da ankommen. 
Hoffentlich...



Ankabuta

I’m an artist (2011) / Mischtechnik (Plastic wrap, acrylic paint, thread, wire) / 9x12 cm, 5x22 cm 
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Ankabuta

Made in Germany (2008)  / Pencil on paper, framed / Triptych; each: 142 x 102 cm



Ankabuta
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Ankabuta

15290 Ants (2004-2007) / Installation, Mischtechnik, Dimensionen variabel (plastic wrap, acrylic paint, thread, wire)
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Hyoun-Jung Sung
With my art I am trying to express it with honesty, unvarnished 
points of view of mine, which had to stay covered for various 
reasons. And with a further step I wish to observe, from which point 
of view people being exposed to my works will look at them.
 
If looked at from a far distance this “Monster Cow” appears to be 
beautiful, but the more you approach it the more you become 
aware of its nastiness. Thus I tried to create a monster with 
ambivalent nature.
 
In each piece of work you will be able to find an owl. These owls 
stand for the manifold perceptions of this world. The owl is related 
with the artwork. My works are means to show the people my 
wishes and desires with innocent candor and moving sincerity. But 
with the eyes of that owl I concurrently look at my own emotions, 
hurts, expectations and disappointments.  

Durch meine Werke möchte ich meine ehrliche, ungeschminkte 
Sichtweise zum Ausdruck bringen, die aus verschiedensten 
Gründen verborgen bleiben musste. Und in einem weiteren Schritt 
möchte ich beobachten, aus welchem Blickwinkel die Menschen 
meine Werke betrachten.

Von weitem betrachtet, sieht diese „Monster Kuh“ zwar schön aus, 
aber je mehr man sich ihr hingibt und sich ihr nähert, desto mehr 
wird man sich ihrer Ekelhaftigkeit bewusst. Auf diese Weise 
habe ich versucht, ein Monstrum mit ambivalentem Charakter 
zu erschaffen.

Und Sie können in allen meinen Werken eine Eule finden. Diese 
Eulen sind für mich ein Symbol der unterschiedlichen Sichtweisen 
auf die Welt. Die Eule steht in Bezug zum Kunstwerk. Durch mein 
Werk zeige ich den Leuten mein Wünsche und Sehnsüchte mit 
unschuldiger Offenheit und bewegender Aufrichtigkeit. Gleichzeitig 
schaue ich durch die Augen dieser Eule (Schmuckstück) 
meine persönlichen Gefühle, Kränkungen, Erwartungen und  
Enttäuschungen an.



Hyoun-Jung Sung

Monster Cow (2011) / Fabric feathers thread, hand pendant, print work / 190 x 65 x 175 cm 
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Hyoun-Jung Sung

Clock for Fun Sex (2011) / Oil paint, acrylic paint, wood, plastic beads, Chinese paper 
170 x 160 x 45 cm, 15 kg
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Hyoun-Jung Sung

Clock for Fun Sex (2011) / Oil paint, acrylic paint, wood, plastic beads, Chinese paper 
170 x 160 x 45 cm, 15 kg



Iconographic vs. Experiential Consumption of 
the Body in Pictorial Realms

Through the lens of Miru Kim’s and Sun You’s artwork, this 
two-part essay explores contrasting ways of approaching 
the issue of the body in contemporary art. These two young, 
emerging Korean artists, both based in New York, reveal 
an aspect of today’s Korean identity in which the embodied 
experience of a sensuous reality is valued more highly than 
the disembodied perception of conceptual reality. While Kim 
attempts to present this embodied engagement with the 
world by doing performances and producing images 
showing similarities between humans and animals, You’s 
experiment does so by attempting to produce a space of 
pure, pre-conceptual visual experience.

Liberation, Purity, and Unity: 
Miru Kim’s Photographic Series 

With her self-portrait photographs, Miru Kim complicates 
the traditional understanding of the relationship between 
a photographer and the object of his/her photograph. Kim 
continues the tradition of self-portrait photography initiated 
by Hippolyte Bayard (1807-1887) and carried out by many 
contemporary artists, such as Robert Mapplethorpe (1946-
1989),  Francesca Woodman (1958-1981), Cindy Sherman 
(1954-), and Nikki Lee (1970-). 

Some of these contemporary artists, Mapplethorpe and 
Woodman, for instance, took pictures of themselves

By Heng-Gil Han 
(Curator, Jamaica Center for Arts & Learning, New York)

partially unclothed or fully naked, like Kim. Their bodies 
photographed in particular ways express their emotional 
lives, revealing the time and society in which they lived. 
The others, like Sherman and Lee, produced stereotypical 
guises, which contributed to the critical investigation of 
the gulf between representation and identity by raising 
questions about mass media and photography.  

Unlike these contemporary artists, who used their bodies 
to address social issues, Kim’s photographs of herself 
attend to highly theoretical questions about the unity of 
body and soul, the unity of the inner and the outer, and the 
relationship between man and animal. Kim approaches 
these philosophical questions with a focal interest in the 
irrationality that is necessary for rationality to function. 
Kim’s fascination with irrationality—which may be seen 
as a Nietzschean attitude—has involved her in exploring 
urban ruins such as a derelict power station, prohibited 
sites such as train tunnels, and animal farms such as a 
hog plant in rural Iowa. 

Kim’s pictorial realm includes these signature features: 
Her obsessive repetition of the image of her own naked 
body marks her fascinating shots of irrational, dark sites 
hidden from the light of day. The gestures of her body 
wandering amid those shadow regions of human reason 
routinely present child-like innocence, beast-like wildness, 
and deeply psychological fear or angst. What comes to

English



expression through this fragile human body is the dark 
unknown world of matter—unknown to us, humans, and 
always beyond our knowledge. This darkness, the other side 
of our rational consciousness, is surprisingly wrapped in the 
shiny surface of the photographs, and we are hopelessly 
attracted to it, as always, like moths.  

Kim debuted in the New York art world with her much 
publicized collection of photographs, “Naked City Spleen.” 
The title pays homage to Weegee’s “Naked City,” a photo 
collection about New York City, and Charles Baudelaire’s 
“Paris Spleen,” a collection of prose poems about alienated 
urban life.  In this series of photographs, Kim took part in 
“urban exploration,” a rising hobby trend among young 
people in New York since 9/11.

Urban exploration is a risky leisure activity—both physically 
dangerous and illegal—as it involves trespassing on 
prohibited or hidden sites. Youths in their 20’s enjoy this 
adventurous activity seemingly out of curiosity or for thrills. 
For Miru Kim, visiting these deserted places she calls “the 
subconscious of the city,” is an act of liberating herself from 
the bridles of surveillance, and the alienating commodity 
culture that constitutes much of our highly organized 
contemporary city life.1

While these hidden ruins may be new to urban explorers, 
many graffiti artists had already discovered and explored 
them long ago, the culture of whom is therefore referenced 
in Miru Kim’s photographs. In this regard, Kim continues the 
discourse of postmodern culture and the culture war of the 
late 70’s and early 80’s. Graffiti art at that time was an 
artistic expression of the widespread collective resistance 
to the advanced systems of modern society administered 
by so-called “professional experts,” which had become 
oppressive rather than emancipating. Although not 
prominent, the liberal tradition of pluralism, the subversive 
aesthetics of resistance, and the avant-garde spirit of 
revolution are still alive in Kim’s photographs.

After having done a number of shoots in these urban ruins, 
Kim looked at the proofs and it came to her that something 
was missing. The image of a ruined environment needed 
something more, a “living” organism, and so she situated the 
image of her own naked body without man-made specificities 
or cultural references in the image of the ruin.2  Informed 
by Asian philosophies, such as Buddhism and Taoism, she 
explains the entrance of a human figure into the pictures of 
the ruins by pointing out the unceasing power of organic

1. The artist’s statement “Populating My Solitude”: Articulating her 
experience of this liberating feeling, she says, “Every time I stepped out 
of the ordinary above ground spaces that were filled with anonymous 
crowds, I felt regenerated and unrestrained.”
2. Colby Buzzell. “Miru Kim Takes Pictures.” http://www.esquire.com/
features/best-brightest-2007/mirukim1207  Accessed on July 22, 
2012: “It started in a cavernous basement in Berlin. Miru Kim loves 
abandoned, forbidding, frightening places. She was shooting, but 
something was missing. ‘I wanted to put something else in there. A living 
thing.’” 
3. The artist’s statement “Populating My Solitude”: “I have always been 
fascinated by living beings reclaiming the urban ruins, having come 
across more than just rats: wild dogs, cats, 
birds, and bees nesting in sugar barrels in abandoned sugar factories. 
Envisioning imaginary beings that could dwell in these spaces, I began 
to occupy them myself. I became an animal or a child interacting with 
the surroundings. As I momentarily inhabit these deserted sites, they 
are transformed from strange to familiar, from harsh to calm, from 
dangerous to ludic.”
4. The artist’s statement “The Pig That Therefore I Am”
5. The artist’s statement “The Pig That Therefore I Am”
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life that dominates the earth and nature.3

After her 2008 urban exploration photo series, Kim 
recorded performances with hogs at a few farms. The 
photographs and video footage of her performances were 
shown at the 2010 Lodz Biennial in Poland, and then in 
New York in 2011. The focus of the hog series is the idea 
that skin and surface embodies individual or collective 
memory, and “the internal consciousness of the body.”4  
Informed by a phenomenological account of skin, Kim 
sees skin as the uniting point of body and soul, as the 
merger point of our internal and external worlds—our 
“inner body and the (external) world.”5 Since completing 
the hog series, Kim has been exploring interaction with 
camels in various desert locations such as Mongolia, the 
Sahara and Jordan. In the animal series, Kim mimics the 
movements and shapes of the animals, attempting to find 
the points of unity between animal and human figures. 
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6. In the artist’s statement submitted to the 2010 Lodz Biennial, the artist 
says: “I am mostly interested in pigs as creatures that are very similar to 
humans.” http://www.biennalelodz.pl/2010/biennale_eng.html 
7. Joy Dietrich. “High on the Hog | Miru Kim’s ‘The Pig That Therefore 
I Am’.” NYTimes.com. http://tmagazine.blogs.nytimes.com/2011/03/22/
high-on-the-hog-miru-kims-the-pig-that-therefore-i-am/  Accessed on 
July 22, 2012: The title ‘The Pig That Therefore I Am’ “comes from the 
philosopher Jacques Derrida’s “The Animal That Therefore I Am.” He 
critiques the relegation of animal life since the time Descartes made the 
distinction between man as a superior rational being to every other living 
species. I tend more towards the Buddhist perspective that all living 
beings are connected in a circular way via life force, or qi. It’s not that “I 
think, therefore I am,” but rather, “I am, therefore I feel.”

Taking pictures of her own body using a tripod and setting 
the camera’s self-timer to 20 seconds, Kim’s intense 
performance attempts to show the anthropomorphic 
features of animals,6 or to integrate her with the 
environment she occupies. The outcome is a series of 
subversive photographs attempting to put the emphasis 
on a human being’s animal nature, which is prior to its 
nature as a rational being traditionally seen as making it 
superior to all other “living species.”  Referring to 
Buddhist thought and Jacques Derrida’s critique of 
Western rationalism,7 Kim challenges herself with the 
difficult task of representing the abstract unity of body 
and soul, man and animal, the inner and the outer by 
photographic means—an excellent medium for sharing 
constructed reality. 

Tensions of Pure Visual Senses: 
Sun You’s Installation at the Atlantic 
Center for the Arts in 2011

Calm, delicate, detail-oriented, unassuming but not 
submissive—these are immediate impressions left by 
Sun You’s fine installation at the Atlantic Center for the 
Arts in 2011. The media are a mix of industrial and craft 
materials, including plastic rods, painted rods, fabric, 
wood, colored thread, a hula-hoop, vinyl, and Plexiglas. 
These items are carefully placed, and trace the artist’s 
thought process in making the decisions and choices to 
produce the installation.

The title of the installation indicates no particular object.  
It is self-referential, simply describing what the artist 
is doing where, when, and how. This descriptive self-
referential title suggests that the installation not be viewed 
as a representational signifier of something else, for 
instance, as a metaphor for the artist’s personal memory 
or as an abstract symbol for an object existing outside 
the installation.

Browsing Sun You’s website, I noticed that almost none 
of her works are titled. I also noticed that the most 
common element of an artist’s website is absent, namely 
the artist’s statement, a written text about the artist’s 
work providing the audience with some direction on how 
to dialog with the works on view. The missing artist’s 
statement and the lack of titles constitute the artist’s 
radical action of challenging the viewers to immediately 
engage with her work in visual terms without any 

 conceptual or textual mediation. The viewers are asked 
to take a brief pause and really see her installation before 
making any conceptual assumptions about it.

In this non-representational (i.e. presentational) approach 
to art making, Sun You sees physical objects in terms of 
their visual values such as shapes, colors, and volumes.  
Connotations of the typical function and conceptual 
definition carried by an object are removed: meaning 
shifts from the object’s functional use value to its pure 
visual qualities.  

A gold-painted hula-hoop is placed on the floor and leans 
against a wall in the corner of the installation space.  
Near the hula-hoop on the adjacent wall is a piece of 
Plexiglass. The circular shape of the hula-hoop stands in 
stark contrast to the Plexiglas rectangle. 

English

Sun You. Installation at Atlantic Center for the Arts, 2011. Plastic 
rods, painted rods, fabric, wood, colored thread, a hula-hoop, vinyl, 
and Plexiglas; dimensions variable.



The Plexiglas is loosely wrapped in pink mesh fabric that 
creates a painterly variation of color intensity on the pink 
surface. Because of the interlaced structure of the mesh, 
the pink surface holds watercolor-like translucency. The 
gold and pink of the two objects, mildly contrast with each 
other, echoing the stark contrast of shape between a circle 
and a rectangle. 

Above the two objects, at eye level for the average person, 
a stick with red dots on its surface is hung horizontally 
on the wall. The close-up reveals that it is an acrylic rod 
wrapped in mesh fabric adorned with red dots. In order to 
wrap the rod, the artist stitched the fabric with bright neon 
green thread. The stitches are reflected in the transparent 
acrylic, producing the illusion as if green marks were made 
inside the rod. The act of stitching becomes an act of mark-
making. The remaining thread is simply tied together in a 
bundle at one end of the rod. Hung above and occupying a 
middle space between the hula-hoop and the Plexiglas, the 
red-dotted rod appears as a line that unites the circular and 
rectangular shapes. The careful constellation of these 
items makes the whole space appear to be an abstract 
geometric painting.  

A wooden structure in a shape of an upside down L (¬) 
supports the Plexiglas against the wall, preventing it from 
bending forwards or falling flat. The wooden structure 
doesn’t seem to be anchored to the ground, but it is 
balanced, evoking a thrill of precarious tension. This 
tension marks the artist’s signature motif recurring 
throughout the installation. 

The wooden structure is partially colored bright green, 
yellow, and sky blue. The green contrasts with the 
translucent pink of the fabric in which the Plexiglas is 
wrapped. Seen from a distance, a painterly plane appears, 
as if the Plexiglas were an abstract painting; the 
background is uneven shades of pink, while the foreground 
is penetrated by a narrow vertical brown rectangle touched 
by the conspicuous gestures of brush strokes in bright 
green at the top. 

A few feet away to the left of this illusory abstract-
expressionistic painting, there is a self-standing sculpture 
in the space, fixed in place with a low wooden base of 
rectangular shape with an open side (]). The sculpture is 
composed of painted rods and colored plastic rods stuck into 
the wooden base. They look like bamboo sticks of different 
heights, painted in various colors, each slightly bending
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under its own weight. Their vertical orientation breaks 
up the solid relationship between the circle and the 
rectangle, optically penetrating the lone horizontal line on 
the wall above and between the two geometric shapes.  
They also resonate with the vertical borderlines provided 
by the architectural structure of the corner. 

Some brightly dyed strings in a variety of colors are laid 
on the floor adjacent to the sculpture, provoking the 
viewer’s curiosity. They are tangled at points and outline 
a large half circle, echoing the full circle of the hula-hoop.  
The string bundles are slightly lifted at one point by a 
single pink string tied to a vertical rod at a high point.  
There seems to be no special reason for this feature; the 
artist just seems to have done it because she felt like 
doing it.  

Behind the sculpture, a short distance from the left corner 
of the illusory painting, two wooden rods lean against the 
wall, making the figure “11”. A transparent plastic sheet 
covers the tops of the rods. A few bright colored gestures 
mark the plastic sheet, standing out clearly in a reference 
to action painting. 

Far to the left, around the corner on the floor against 
the wall, is a small painting of pink dots. Led by this tiny 
painting, the movement of our vision crosses over the 
vertical borderline dividing the two walls of the corner.  
The effect of the painting’s placement is to open up 
the space of the installation’s enclosed corner space.  
Drawing our attention, the painting of dots itself becomes 
a dot serving to indicate that the installation continues, 
if not in reality, at least in our imagination. The painting, 
acting as a minuscule dot, compensates for the overall 
configuration of the installation, which would otherwise be 
too circular, or merely stand still.

Sun You’s installation employs her advanced knowledge 
of visual composition and art-historical references.  It 
combines elements of cool geometric abstractionism 
with those of wild abstract expressionism.  It also makes 
use of anthropomorphic relations as the objects are 
positioned in places relevant to the body.  The world is 
shown in its more sensuous and immediately appealing 
aspects—shapes, colors, and volumes—rather than 
being conceived through the intellectual lens of abstract 
ideas. The outcome or the gestalt of the installation is 
to establish a visual field charged with the precarious 
tension and dynamic energy of a see-saw-like balance, 



 
barely staying aloft in space, emerging from the 
juxtaposed colors, shapes and volumes of the industrial 
and craft products.  

Heng-Gil Han currently serves as the Visual Arts Director and 
Curator for Jamaica Center for Arts & Learning, New York (JCAL). 
He is the Project Founder and Director of Jamaica Flux: Workspace 
and Windows, a large-scale, perennial exhibition of site-specific 
projects investigating the potential of art to transform the built 
environment by revealing the economic, social, and institutional 
forces acting on it and prompting new ways of interacting with the 
space and the public.

In addition to Jamaica Flux: Workspace and Windows, Han has 
successfully presented a number of well-recognized exhibitions at 
JCAL, including Global Priority (2002), LivePictures: Digital World 
Animates Contemporary Art (2006), and Metro Poles (2008). He 
has also mounted exhibitions exploring issues of identity, gender, 
and cultural ideology/politics in the context of today’s hyper-mental 
and media-dominated environment. The exhibitions such Wangechi 
Mutu (2002), Serene Beauty: Intersections between Sublime and 
Zen (2003), and Reality/Fiction (2004), emphasize the awareness 
of cultural conditions through observation and critical analyses of 
transmitted and constructed reality.

Han recently served as a curator for the 2008 Busan Sculpture 
Project, Busan Biennale, South Korea, and is responsible for 
the two editions of Tuning exhibitions at the 2009 and 2011 
International Incheon Women Artists’ Biennales, Incheon, South 
Korea.  He has published Network and Fluid, a collection of his 
critical essays in Korea in 2010.

*J.P. Zukauskas contributed copy-editing this text.

English



39



Ikonographischer vs. erfahrungsorientierter 
Konsum des Körpers in Bildwelten

Durch die Kunstwerke von Miru Kim und Sun You betrachtet, 
entdeckt dieses zweiteilige Essay gegensätzliche Wege, sich 
dem Thema Körper in zeitgenössischer Kunst zu nähern. 
Diese zwei jungen, aufstrebenden koreanischen Künstler, 
beide in New York ansässig, enthüllen einen Aspekt der 
heutigen koreanischen Identität, bei der die körperliche 
Erfahrung einer sinnlichen Realität höher geschätzt wird 
als die körperlose Auffassung begrifflicher Wirklichkeit. 
Während Kim bemüht ist, diese körperliche Verbindung 
mit der Welt durch Performances und die Produktion von 
Bildern zu präsentieren, die die Ähnlichkeiten zwischen Tier 
und Mensch zeigen, liegt der Ansatz von Yous Experiment 
in dem Versuch, einen Raum von reiner, vorbegrifflicher 
visueller Erfahrung zu schaffen.

Befreiung, Reinheit, Einheit: Miru Kims 
fotografische Serien 

Mit ihren fotografischen Selbstportraits hinterfragt Miru 
Kim das traditionelle Verständnis der Beziehung eines  
Fotografen / einer Fotografin zu seinem / ihrem Objekt. Kim 
setzt die Tradition der von Hippolyte Bayard (1807-1887) 
initiierten und von vielen zeitgenössischen Künstlern wie 
Robert Mapplethorpe (1946-1989), Francesca Woodman 
(1958-1981), Cindy Sherman (1954-) und Nikki Lee (1970-) 
praktizierten fotografischen Selbstportaits fort.

Von Heng-Gil Han 
(Kurator des Jamaika Zentrums für Kunst & Lernen, New York)

Einige dieser Gegenwartskünstler, beispielsweise 
Mapplethorpe und Woodman, fotografierten sich selbst 
teilweise entkleidet oder vollständig nackt, wie Kim. 
Ihre Körper - auf besondere Weise aufgenommen, um 
ihre emotionalen Leben auszudrücken - offenbaren die 
Zeit und die Gesellschaft, in der sie lebten. Die anderen 
Künstler, wie Shermann und Lee, produzierten 
stereotypische Gestalten, die zur kritischen 
Untersuchung der Kluft zwischen Darstellung und 
Identität beitragen, indem sie Fragen zu Massenmedien 
und Fotografie aufwarfen. 

Im Gegensatz zu diesen zeitgenössischen Künstlern, 
die ihre Körper nutzen, um gesellschaftliche Themen 
anzusprechen, bedienen sich Kims Fotografien sehr 
theoretischen Fragen zur Einheit von Körper und Seele, 
der Einheit des Inneren und Äußeren und zur Beziehung 
zwischen Mensch und Tier. Kim nähert sich diesen 
philosophischen Fragen mit einem zentralen Interesse 
an der Irrationalität, die für das Funktieren der 
Rationalität unerlässlich ist. Kims Faszination für das 
Irrationale - die als nitzscheanische Einstellung betrachtet 
werden kann - hat sie dazu gebracht, urbane Ruinen, wie 
aufgegebene Kraftwerke, verbotene Orte, wie 
Zugtunnel und Tierfarmen - etwa eine Schweinefarm in 
Iowa - zu erkunden.
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Kims bildhafter Bereich beinhaltet folgende 
charakteristischen Merkmale: Ihre obsessive Wiederholung  
des Bildes ihres eigenen nackten Körpers markiert ihre 
faszinierenden Aufnahmen des Irrationalen, dunkle Orte, 
vorm Tageslicht verborgen. Die Gebärden ihres Körpers, 
der durch diese Schattengebiete der menschlichen 
Vernunft wandert, präsentiert regelmäßig kindliche 
Unschuld, tierähnliche Wildheit und tiefe psychologische 
Furcht oder Angst. Was durch diesen zerbrechlichen 
menschlichen Körper ausgedrückt wird, ist die dunkle, 
unbekannte  materielle Welt - uns Menschen unbekannt 
und stets außerhalb unserer Kenntnis. Diese Dunkelheit 
- die andere Seite unseres rationalen Bewusstseins - ist 
überraschenderweise in die glänzende Oberfläche der 
Fotografien gehüllt und wir werden von ihr hoffnungslos 
angezogen, wie immer, wie die Motten.

Kim debütierte in der New Yorker Kunstwelt mit ihrer 
Sammlung von Fotografien mit dem Titel „Naked City 
Spleen“, die viel Publicity bekommen hat. Der Titel ist eine 
Hommage an Weegees „Naked City“, eine Fotosammlung 
über New York City und Charles Baudelaires „Paris Spleen“, 
eine Sammlung von Prosagedichten über entfremdetes 
städtisches Leben. In dieser Reihe von Fotografien nahm 
Kim an „Urban Exploration“ teil, einem wachsenden Hobby - 
Trend junger Menschen in New York seit 9/11.

Urban Exploration bzw. Stadterkundung ist eine riskante 
Freizeitaktivität. Es ist sowohl körperlich gefährlich als auch 
illegal, da es das Betreten verbotener oder versteckter Orte 
beinhaltet. Junge Menschen in ihren Zwanzigern genießen 
diese abenteuerliche Aktivität scheinbar aufgrund von 
Neugier oder wegen des Nervenkitzels.

Für Miru Kim bedeutet das Aufsuchen dieser verwaisten 
Orte, die sie „das Unterbewusstsein der Stadt“ nennt, 
einen Akt der Befreiung ihrer selbst von den Zügeln der 
Überwachung und der entfremdenden Warenwelt, die 
viel von unserem hoch organisierten zeitgenössischen 
Stadtleben ausmacht.1

Während diese verborgenen Ruinen für die Stadterkunder 
neu sein mögen, haben zahlreiche Graffiti-Künstler diese 
bereits vor langer Zeit entdeckt und erkundet. Dies ist daher 
die Kultur derer, auf die in Miru Kims Fotografien verwiesen 
wird. In dieser Hinsicht führt Kim den Diskurs postmoderner 
Kultur und den Kulturkrieg der späten 1970er und frühen 
1980er Jahre fort. Graffiti-Kunst war in dieser Zeit ein 
künstlerischer Ausdruck des weit verbreiteten kollektiven

Widerstandes gegen die fortschrittlichen Systeme der 
modernen Gesellschaft, verwaltet von so genannten 
„professionellen Experten“, die eher unterdrückend als 
emanzipierend wirkten. Obwohl nicht hervorstechend, 
ist die liberale Tradition des Pluralismus, die subversive 
Ästhetik des Widerstandes und der avantgardistische 
Geist der Revolution in Kims Fotografien noch lebendig.

Nach einigen Aufnahmen in diesen städtischen Ruinen 
betrachtete Kim die Probeabzüge und hatte den 
Eindruck, dass etwas fehlte. Das Bild der zerstörten 
Umgebung brauchte noch etwas, einen „lebenden“ 
Organismus und so stellte sie das Bild ihres eigenen 
nackten Körpers ohne künstliche Besonderheiten oder 
kulturelle Bezugspunkte in das Bild der Ruine.2  In 
Kenntnis der asiatischen Philosophien wie Buddhismus 
oder Taoismus erläutert sie den Eintritt einer 
menschlichen Figur in das Bild der Ruinen mit dem 
Hinweis auf die unaufhörliche Kraft organischen Lebens, 
die Erde und Natur dominiert.3
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1. Das Künstlerstatement „Populating My Solitude“: Um ihre Erfahrung 
dieses befreienden Gefühls zu artikulieren, sagt sie: „Jedes Mal, wenn 
ich aus dem gewöhnlichen Raum über dem Boden heraustrete, der 
mit anonymen Menschenmassen gefüllt ist, fühle ich mich erholt und 
unbeschränkt.“
2. Colby Buzzell. „Populating Miru Kim Takes Pictures.“ http://www.
esquire.com/features/best-brightest-2007/mirukim1207 Zugänglich am 
22. Juli 2012: „Es begann in einem höhlenartigen Untergeschoss in 
Berlin. Miru Kim liebt aufgegebene, verbotene, beängstigende Orte. Sie 
machte Aufnahmen, aber etwas fehlte.
„Ich wollte etwas anderes dort hinein tun. Ein Lebewesen“.
3. Das Künstlerstatement „Populating My Solitude“: „Ich war immer 
fasziniert von Lebewesen, die urbane Ruinen zurückfordern und bin auf 
mehr als nur Ratten gestoßen: wilde Hunde, Katzen, Vögel und Bienen, 
die in Zuckerfässern verlassener Zuckerfabriken nisten. Ich stellte mir 
imaginäre Wesen vor, die in diesen Räumen hausen könnten, und habe 
angefangen, sie selbst zu besetzen. Ich wurde ein Tier oder
Kind, das mit der Umgebung interagiert. Da ich diese verwaisten Orte 
momentan bewohne, sind sie für mich von fremd zu vertraut geworden, 
von rau zu ruhig, von gefährlich zu spielerisch.“



Nach ihrer Fotoserie über urbane Entdeckung 2008 
nahm Kim Performances mit Schweinen auf einigen 
Farmen auf. Die Fotografien und das Videomaterial ihrer 
Performance wurden 2010 auf der Lodz Biennale in Polen 
und anschließend 2011 in New York ausgestellt. Der 
Schwerpunkt der Schweineserie liegt in der Idee, dass Haut 
und Oberfläche die individuelle oder kollektive Erinnerung 
verkörpern, sowie das „innere Bewusstsein des Körpers“.4  
Durch eine phänomenologische Bedeutung von Haut sieht 
Kim diese als den vereinigenden Punkt von Körper und 
Seele, als den Schmelzpunkt unserer inneren und äußeren 
Welt - unseres „inneren Körpers und der (externen) Welt“.5  
Seit Vollendung der Schweineserie hat Kim die Interaktionen 
mit Kamelen in verschiedenen Wüstengebieten untersucht, 
so in der Mongolei, der Sahara und in Jordanien. In den Tier-
Reihen ahmt Kim die Bewegungen und Formen der Tiere 
nach, in dem Versuch, Gemeinsamkeiten zwischen Tier und 
menschlichen Figuren zu finden.

Durch Bilder ihres eigenen Körpers unter Zuhilfenahme 
eines Stativs und eines auf 20 Sekunden eingestellten 
Selbstauslösers versucht Kims intensive Performance, die 
anthropomorphen Eigenschaften von Tieren zu zeigen6  
oder sich in die Umgebung, mit der sie sich beschäftigt, 
einzubinden. Das Ergebnis ist eine Serie subversiver 
Fotografien, die versuchen, die tierische Natur eines 
Menschen zu betonen, die gegenüber seiner Natur als 
rationales Wesen – die ihn traditionell betrachtet allen 
anderen „lebenden Arten“ gegenüber überlegen macht – 
vorrangig ist. Entsprechend der buddhistischen Lehre und 
Jacques  Derridas Kritik des westlichen Rationalismus7  

fordert sich Kim selbst heraus durch die schwierige Aufgabe, 
die abstrakte Einheit von Körper und Seele, Mensch und 
Tier, des Inneren und des Äußeren durch fotografische 
Mittel darzustellen – einem exzellenten Medium zur Teilung 
konstruierter Realitäten.

Spannungen der rein visuellen Sinne: 
Sun Yous Installation im Atlantic Center 
for the Arts im Jahr 2011

Ruhig, zart, detailorientiert, bescheiden, aber nicht 
unterwürfig - dies sind die unmittelbaren Eindrücke, die Sun 
Yous feine Installationen im Atlantic Center for the Arts 2011 
hinterließen. Die Medien sind eine Mischung industrieller 
und handwerklicher Materialien, darunter Plastikstangen, 
angemalte Stäbe, Stoff, Holz, farbiges Garn, ein Hula-Hoop-
Reifen, Vinyl und Plexiglas. Diese Gegenstände sind

gewissenhaft platziert und zeichnen den 
Gedankenprozess der Künstlerin beim Fällen von 
Entscheidungen und bei der Auswahl während der 
Herstellung der Installation nach.  

Der Titel der Installation deutet auf keine besondere 
Absicht hin. Er ist selbst-referentiell und erläutert 
lediglich, was die Künstlerin wo, wann und wie gemacht 
hat. Der beschreibende, selbst-referentielle Titel 
legt nahe, die Installation nicht als repräsentativen 
Bedeutungsträger für etwas anderes zu sehen, 
beispielsweise nicht als eine Metapher der persönlichen 
Erinnerung der Künstlerin oder als ein abstraktes Symbol 
für ein außerhalb der Installation existierendes Objekt.  

Beim Besuch von Sun Yous Website fiel mir auf, dass 
keines ihrer Werke einen Titel trug. Außerdem stellte 
ich fest, dass der häufigste Bestandteil einer Künstler-
Website fehlte - nämlich das Künstlerstatement, ein 
geschriebener Text, der dem Betrachter die Richtung 
weist, wie er mit den ausgestellten Arbeiten in einen 
Dialog treten kann. Die fehlende Aussage der Künstlerin 
und das Weglassen von Titeln konstituieren ihre radikale 
Aktion, den Betrachter herauszufordern, sich in visueller 
Hinsicht unverzüglich mit ihrer Arbeit zu befassen, ohne 
konzeptuelle oder textliche Vermittlung. Die Betrachter 
werden gebeten, einen Moment inne zu halten und ihre 
Installation wirklich zu sehen, bevor sie konzeptuelle 
Annahmen darüber treffen.
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4. Künstlerstatement „The Pig That Therefore I Am“
5. Künstlerstatement „The Pig That Therefore I Am“
6. Im Künstlerstatement für die Lodz Biennale 2010 sagt die Künstlerin: 
„Ich bin hauptsächlich an Schweinen interessiert als Wesen, die dem 
Menschen sehr ähnlich sind.“ http://www.biennalelodz.pl/2010/biennale_
eng.html
7. Joy Dietrich. „High on the Hog | Miru Kim’s ,The Pig That Therefore 
I Am’.“ NYTimes.com. http://tmagazine.blogs.nytimes.com/2011/03/22/
high-on-the-hog-miru-kims-the-pig-that-therefore-i-am/Zugänglich am 
22. Juli 2012: Der Titel ,The Pig That Therefore I Am’ stammt von dem 
des Philosophen Jacques Derrida „The Animal That Therefore I Am.“ 
Er kritisiert den Abstieg tierischen Lebens seit der Zeit, als Descartes 
die Unterscheidung zwischen dem Menschen als überlegenem, 
rationalen Wesen und allen anderen lebenden Arten getroffen hat. Ich 
tendiere eher zur buddhistischen Perspektive, wonach alle Lebewesen 
auf kreisförmige Weise durch die Kräfte des Lebens oder das Gi 
miteinander verbunden sind. Es ist nicht „Ich denke, also bin ich“, 
sondern eher „Ich bin, daher fühle ich“.



In diesem nicht-darstellenden (d.h. repräsentativen) Ansatz, 
Kunst zu machen, betrachtet Sun You physikalische Objekte 
unter dem Aspekt ihrer visuellen Werte, wie Formen, Farben 
und Umfänge. Die Konnotationen der typischen Funktion 
und der konzeptuellen Definition, die ein Objekt trägt, 
werden entfernt: die Bedeutung wechselt vom funktionalen 
Gebrauchswert eines Objekts hin zu dessen rein visuellen 
Qualitäten.

Ein mit goldener Farbe angemalter Hula-Hoop-Reifen ist 
auf dem Boden platziert und lehnt gegen eine Wand in der 
Ecke des Installationsraums. In der Nähe des Hula-Hoop-
Reifens befindet sich an der angrenzenden Wand ein Stück 
Plexiglas. Die runde Form des Hula-Hoop-Reifens steht in 
starkem Kontrast zu dem Plexiglas-Rechteck. 

Das Plexiglas ist locker in pinkes Gittergewebe gehüllt, 
das eine malerische Variation der Farbintensität auf der 
pinken Oberfläche erzeugt. Aufgrund der verflochtenen 
Struktur des Gitters besitzt die pinke Oberfläche eine 
wasserfarbengleiche Transparenz. Das Gold und Pink der 
beiden Objekte stehen in sanftem Kontrast zueinander und 
lassen den starken Gegensatz der Formen zwischen einem 
Kreis und einem Rechteck nachklingen.

Oberhalb der zwei Objekte hängt auf Augenhöhe einer 
durchschnittlich großen Person ein Stock mit roten Punkten 
horizontal an der Wand. Die Nahaufnahme enthüllt, dass 
es sich um eine in Gittergewebe gehüllte  Acrylstange 
handelt, die mit roten Punkten verziert ist. Um die Stange 
zu verhüllen, nähte die Künstlerin das Gewebe mit hellem, 
neongrünen Garn. Die Nähte werden im transparenten

Sun You. Installation im Atlantic Center for the Arts, 2011. 
Plastikstangen, bemalte Stäbe, Stoff, Holz, bemalter Faden, ein Hula-
Hoop-Reifen, Vinyl und Plexiglas; Dimensionen variabel.

Acryl reflektiert und ermöglichen die Illusion, dass 
die grünen Markierungen in die Stange eingebracht 
wurden. Der Akt des Nähens wird zu einem Akt des 
Auftragens von Markierungen. Der verbleibende Zwirn 
ist einfach zu einem Bündel an einem Ende der Stange 
zusammengebunden.

Oben aufgehängt und den mittleren Raum zwischen 
dem Hula-Hoop-Reifen und dem Plexiglas in Anspruch 
nehmend, erscheint die rotgepunktete Stange als eine 
Linie, die Kreis- und Rechteckformen vereint. Die mit 
Bedacht geschaffene Konstellation dieser Gegenstände 
lassen den ganzen Raum wie ein abstraktes 
geometrisches Gemälde erscheinen.

Eine Holzkonstruktion in Form eines umgedrehten 
L (¬) unterstützt das Plexiglas an der Wand und 
verhindert so, dass es sich nach vorn neigt oder fällt. 
Die Holzkonstruktion scheint nicht im Boden verankert, 
sondern balanciert und erzeugt so einen Nervenkitzel 
von heikler Spannung. Diese Spannung markiert das in 
der Installation durchweg wiederkehrende Leitmotiv der 
Künstlerin.

Die Holzkonstruktion ist teilweise hellgrün, gelb 
und himmelblau koloriert. Das Grün hebt sich vom 
transparenten Pink des Gewebes ab, in das das Plexiglas 
gehüllt ist. Aus der Entfernung betrachtet erscheint eine 
malerische Scheibe, als ob das Plexiglas ein abstraktes 
Gemälde sei; der Hintergrund ist ungleichmäßig pink 
schattiert, der Vordergrund hingegen ist von einem 
engen, senkrecht stehenden braunen Rechteck 
durchsetzt, das oberhalb von den deutlichen Gesten 
hellgrüner Pinselstriche begrenzt wird.

Wenige Schritte weiter links von diesem illusorisch 
abstrakt-expressionistischen Bild befindet sich eine 
freistehende Skulptur im Raum, die mittels einer 
niedrigen hölzernen Basis fixiert wird. Diese hat eine 
rechteckige Form, die an einer Seite offen ist (]). Die 
Skulptur besteht aus bemalten Stangen und farbigen 
Plastikstäben, die in der hölzernen Basis stecken. Sie 
sehen wie unterschiedlich lange, verschiedenfarbige 
Bambusstäbe aus, von denen sich jedes unter seinem 
eigenen Gewicht leicht neigt. Ihre vertikale Ausrichtung 
bricht die stabile Beziehung zwischen dem Kreis und dem 
Rechteck auf, indem sie die einzelne horizontale Linie 
auf der oberhalb befindlichen Wand und zwischen den 
beiden geometrischen Formen durchbricht. Sie hallen
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auch in den vertikalen Grenzlinien nach, die durch die  
architektonische Struktur der Ecke gegeben sind. 

Einige in verschiedenen Farben hell kolorierte Fäden liegen 
neben der Skulptur auf dem Boden und wecken die Neugier 
der Besucher. Sie sind an einigen Stellen verwickelt und 
umreißen einen großen Halbkreis, der den Kreis des Hula-
Hoop-Reifens wiederholt. Die Fadenbündel werden an einer 
Stelle von einem einzigen pinken Faden leicht angehoben, 
der hoch oben an eine senkrechte Stange geknüpft ist. 
Es scheint, als gäbe es für diese Vorrichtung keinen 
besonderen Grund. Es ist, als habe die Künstlerin dies nur 
getan, weil sie Lust darauf hatte. 

Hinter der Skulptur, etwas entfernt von der linken Ecke des 
illusionistischen Gemäldes, lehnen zwei hölzerne Stäbe 
an der Wand, die die Zahl „11“ bilden. Eine durchsichtige 
Plastikfolie bedeckt die beiden Enden der Stangen. Einige 
leuchtend-farbige Gesten markieren die Plastikfolie und 
stehen klar in Beziehung zur Aktionsmalerei. 

Weit links, um die Ecke herum auf dem Boden vor der 
Wand, gibt es eine kleines Bild pinker Punkte. Geführt von 
dieser winzigen Malerei  schweift die Bewegung unseres 
Blickes über die senkrechte Grenzlinie, die beide Wände der 
Ecke teilt. Der Effekt, den die Platzierung dieses Bildes hat, 
besteht darin, den Winkel neben der Installation zu öffnen. 
Indem unsere Aufmerksamkeit geweckt wird, wird das Bild 
der Punkte selbst zu einem Punkt. Dieser dient dazu, auf die 
Fortsetzung der Installation zu verweisen, wenn nicht in der 
Realität, so doch zumindest in unserer Vorstellung. Das Bild, 
das als winziger Punkt fungiert, gleicht den Gesamtaufbau 
der Installation aus, die andernfalls zu kreisförmig wäre oder 
lediglich stillstünde.

Sun Yous Installation verwendet ihr fortschrittliches 
Wissen über visuelle Komposition und kunsthistorische 
Bezüge. Die Installation kombiniert Bestandteile des 
kühlen geometrischen Abstraktionismus mit denen des 
wilden abstrakten Expressionismus. Außerdem bedient 
sie sich anthropomorpher Beziehungen, denn die Objekte 
sind an Stellen platziert, die für den Körper relevant sind. 
Die Welt wird eher in ihren sinnlicheren und unverzüglich 
ansprechenden Aspekten gezeigt - Formen, Farben und 
Umfänge - als dass sie durch die intellektuelle Linse 
abstrakter Ideen begriffen wird. Das Ergebnis oder die 
Gestalt der Installation ist die Errichtung eines visuellen 
Feldes, das angefüllt ist mit der prekären Spannung und 
dynamischen Energie, die dem Gleichgewicht einer Wippe 

gleicht, die sich kaum in der Höhe halten kann, 
hervortretend aus nebeneinander gesetzten 
Farben, Formen und Umfängen der Industrie- und 
Handwerksprodukte. 

Hen-Gil Han ist derzeit als Direktor der Bildenden Künste 
und als Kurator für das Jamaica Center for Arts & Learning 
(JCAL) tätig. Er ist Projektgründer und Direktor des Jamaica 
Flux: Workspace and Windows, einer groß angelegten 
Dauerausstellung mit standortspezifischen Projekten, die 
das Potential von Kunst im Hinblick auf die Veränderung 
der bebauten Umwelt untersucht, indem sie wirtschaftliche, 
soziale und institutionelle Kräfte aufdeckt und neue Wege der 
Interaktion mit Raum und Öffentlichkeit fördert. 

Zusätzlich zu Jamaica Flux: Workspace and Windows hat 
Han erfolgreich eine Reihe von anerkannten Ausstellungen im 
JCAL präsentiert, darunter Global Priority (2002), Live Pictures: 
Digital World Animates Contemporary Art (2006) und Metro 
Poles (2008). Außerdem organisierte er Ausstellungen, die sich 
Themen wie Identität, Gender und kulturelle Ideologie/Politik 
im Kontext der heutigen stark vergeistigten und durch die 
Medien dominierte Umwelt widmeten. Ausstellungen wie 
Wangechi Mutu (2002), Serene Beauty: Intersections between 
Sublime and Zen (2003) und Reality/Fiction (2004) betonten 
das Bewusstsein für kulturelle Bedingungen durch 
Beobachtung und kritische Analysen der übermittelten und 
der konstruierten Realität. 

In jüngster Zeit arbeitete Han als Kurator für das Busan 
Skulpturprojekt 2008, die Busan Biennale in Südkorea und ist 
verantwortlich für zwei Ausgaben der Tuning Ausstellungen 
bei den International Incheon Women Artists’ Biennales in den 
Jahren 2009 und 2011, in Incheon/Südkorea. Er veröffentlichte 
Network und Fluid, eine Sammlung seiner kritischen Aufsätze in 
Korea im Jahr 2010.
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Changing Places
By Marjorie Welish 

(artist/art critic, author of Signifying Art: Essays on Art after 1960)

Frequently enough young Korean students elect to come 
to the United States to study art, and end up staying. To 
speak of Korean art under these circumstances may be a 
misnomer then, given that this flow of students amenable to 
ready exchange of global visual culture has informed much 
Korean artistic practice for some time.  So beyond promoting 
art and culture in a global art world, what does an exhibition 
of young Korean artists in New York and Berlin accomplish?

To answer this question is to consider the changed art world 
within a broad cultural context. After all, an exhibition today 
is not about breaking new ground, as it was in the 1960s, 
for instance, when conceptual art provoked an international 
movement of the most divergent cultural community 
around the world. Indeed, so diverse was the expression 
of conceptual art, the retrospective “Global Conceptualism: 
Points of Origin: 1950s-1980s,“ mounted at the Queens 
Museum of Art in 1999 enlisted many curators, each with 
his or her national specialty. There the South Korean 
curator Sung Wan-kyung argued that in the aftermath of 
a “Duchamp effect” rebellious artists initially responded to 
Western conceptualism as a “variation of anti-form, together 
with happenings, earthworks, and process art.”  In other 
words, conceptual strategies rather than a conceptual 
movement characterized the Korean response. That was a 
finely discriminating curatorial judgment which utilized critical 
thought to arrive at its position. And how can we not admire 
the dedicated research behind the show, research that 

revealed the differences which made the cross-cultural 
exchange of conceptual art so fascinating? 
A half-century after the cutting edge of conceptual art, the 
international art world has changed. International travel is 
routine and, as we noted, education in the United States 
provides ready access to art practices.  So this art world 
is rather more relaxed: exhibiting Korean artists from New 
York and Berlin together is an impulse to change places 
and to see what becomes of that gesture.

And so to our present day: issues of the contemporary 
art world have entered the curatorial discussion among 
Heng–Gil Han, Christopher Lew and myself, discussions 
which resulted in selecting two Korean artists in New 
York to show along with two Korean artists from Berlin. 
In our advisory role, we assisted the Korean Cultural 
Services of New York in making a decision, by offering our 
suggestions but then letting KCSNY have the final say.

Here is a glimpse into our process. 

At the outset of our review, the curators chose to view 
the art works only, without any supporting material. In 
this, we allowed for an open process of selection, and 
although we were familiar with some of the art shown to 
us, we withheld judgment of any kind until the first round 
of viewing came to a close, when we compared notes and 
raised questions about issues the art itself had provoked. 
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In this sense we let the batch of submitted works suggest 
guidelines and protocols for our next round of viewing. At this 
point we reviewed the art again, this time also consulting the 
supporting biographies and artist’s statements to gauge
whether the artist’s knowledge of art history and aesthetics 
showed understanding of what was at stake in the creative 
project at hand. (Actually, we saw less concerned knowledge 
of art history than engaged familiarity with certain prevalent 
current trends.)  We looked for art that was more than adept 
and skilled, preferring art that showed commitment to a 
project beyond the scope of the pieces submitted for review: 
and to this end we reflected on the degree to which the artist 
could imaginatively develop a given idiom in a personal or 
distinctive way.  In comparing the artist’s statements with the 
artwork submitted for review, we asked ourselves whether 
the artistic claims made by the artist were indeed articulated 
in the art itself.

Our curatorial discussion raised other questions: Who 
among the artists could most benefit from the opportunity 
to be shown abroad and be challenged through new and 
unpredictable circumstances. We thought that artists who 
would most benefit from this shift in context would be those 
relatively early in their careers rather than those established. 
Beyond this, we also discussed the reception of the Korean 
art styled after Pop and Neo-expressionism, two of the 
styles at which the German artists excel, and we wondered 
then how the German artists and audience would construe 
these Korean adaptations. We hoped that Germans would 
enjoy the Korean emphasis on special techniques requiring 
joining craft with exquisite precision, the tendency to favor 
intricate constructions, and the widespread assumption that 
assemblage is a common language known internationally. 
In other words, we as curatorial advisors tried to see things 
from the point of view of current German art.  We found 
it beneficial, therefore, to change our perspective to the 
expectations of practicing artists in another place and so to 
acknowledge their position abroad.  
 
A third phase of review raised some of these same 
questions, this time to consider how these issues, now fine-
tuned, applied to our finalists about whose art Heng-Gil Han 
has more to say.

Under the best conditions, the curatorial process adapted to 
a juried show is an opportunity for dialogue about the nature 
of art practice in contemporary times. Certainly, as compared 
with loosely focused conceptual strategies—not to mention 
the polemic of People’s Art [Minjung Art] practiced in the 

1970s and 1980s—contemporary Korean art has altered,
now accommodating the techniques and the technologies 
of the media age for personal expressive ends. Although 
the applications we saw represent a kind of sample of 
practices, there was no overall approach detected; but as 
is commonly known, this is not surprising given that the art 
world itself is awash with tendencies derived from painting 
and photography, assemblage and installation, reflecting 
the permissive climate of our times. We fully expect that 
when there emerges a strong narrative of art informed 
through a theory of art history, Korean art will reflect on 
that committed approach and contribute compelling art for 
us to consider.   

Artist and critic Marjorie Welish has recent shows in New 
York, Chicago, Philadelphia, the Denison University Museum, 
Granville, Ohio, and at the Miami University Art Museum, 
Oxford, Ohio. She has received many grants and fellowships 
for her art, including: Adolph and Esther Gottlieb Foundation, 
Elizabeth Foundation for the Arts, The Fifth Floor Foundation, 
Pollock-Krasner Foundation, and Trust for Mutual Understanding 
(supporting an exchange between the International Studio 
Program, New York and the Artists’ Museum, Łódź, Poland). 
In July, 2010, she was an artist-in-residence at The School of 
the Art Institute of Chicago. In 2006, she received a Fulbright 
Senior Specialist Fellowship in art, to teach at the University 
of Frankfurt, where she also worked to complete a limited-
edition art book, in collaboration with James Siena, published 
by Granary Books in 2009; with a Fulbright, she taught and 
worked at the Edinburgh College of Art in the spring of 2010. Of 
the Diagram: The Work of Marjorie Welish (Slought Foundation) 
compiles papers given at a conference on April 5, 2002, at the 
University of Pennsylvania, devoted to her writing and art. (See 
www.slought.org/contnet/11008/ ).

Welish’s book of art criticism is Signifying Art: Essays on Art 
after 1960 (Cambridge University Press), and she has written for 
Art in America, Art Monthly, Bomb magazine, Bookforum, and 
Textual Practice, among many others. For further information, 
see www.marjoriewelish.com.

Changing Places

47



Changing Places
Von Marjorie Welish

(Künstlerin/ Kunstkritikerin, Autorin von „Signifying Art: Essays on Art after 1960“ 
[„Kunst bezeichnen: Essays über die Kunst nach 1960“])

Häufig entscheiden sich junge koreanische Studenten für ein 
Kunststudium in den USA  und bleiben dann sehr gerne im 
Land. Es mag angesichts dieser Tatsache falsch sein, von 
„koreanischer Kunst“ zu sprechen, wenn man bedenkt, dass 
diese Studenten aktiv an einem Austausch von 
globaler visueller Kultur teilnehmen, die bereits seit 
geraumer Zeit die koreanische Kunstpraxis prägt. Was kann 
also eine Ausstellung junger koreanischer Künstler in New 
York und Berlin bewirken, abgesehen von der Förderung von 
Kunst und Kultur in einer globalen Kunstwelt?

Um diese Frage zu beantworten, muss man die veränderte 
Kunstpraxis in einem weiteren kulturellen Kontext 
betrachten. Es geht bei einer Ausstellung heute nicht nur 
darum, neue Wege zu beschreiten, wie es beispielsweise 
in den 1960er Jahren der Fall war, als die Konzeptkunst 
eine internationale Bewegung einer weltweit divergierenden 
kulturellen Gemeinschaft hervorrief.

Der Ausdruck der Konzeptkunst war in der Tat äußerst 
facettenreich. Bei der Retrospektive „Global Conceptualism: 
Points of Origin: 1950s-1980s“ [„Globaler Konzeptualismus: 
Ursprungszeitpunkt: 1950er-1980er Jahre“], die 1999 
im Queens Museum of Art gezeigt wurde, wurden viele 
Kuratoren beschäftigt, jeder mit einem eigenen nationalen 
Fachgebiet. Dort argumentierte der südkoreanische Kurator 
Sung Wan-kyung, dass rebellierende Künstler in der 
Folgezeit des „Duchamp-Effekts“ auf den westlichen

Konzeptualismus, anfänglich mit einer „Variation der 
Anti-Form, verbunden mit Happenings, Erdarbeiten 
und Prozesskunst“ reagiert hätten. In anderen Worten, 
die koreanische Antwort zeichnete sich eher durch 
konzeptuelle Strategien als durch eine konzeptuelle 
Bewegung aus. Das war das Urteil eines Kurators, der 
diese Bewegungen kritisch analysierte, um zu seiner 
Position zu gelangen.

Wie können wir die engagierte Forschung hinter der 
Ausstellung nicht hochschätzen - eine Forschung, die die 
Unterschiede offensichtlich macht, die den interkulturellen 
Austausch auf dem Gebiet der Konzeptkunst so 
faszinierend machte? Ein halbes Jahrhundert nach der 
Vorreiterrolle der Konzeptkunst hat sich die internationale 
Kunstwelt verändert. Internationale Reisen sind zur 
Routine geworden, und, wie wir erwähnt haben, bietet 
die Ausbildung in den Vereinigten Staaten einen 
einfachen Zugang zur Kunstpraxis. So ist diese [heutige] 
Kunstwelt eher entspannter: Das gemeinsame Ausstellen 
koreanischer Künstler in New York und Berlin ist ein 
Impuls, die Standorte zu wechseln und zu sehen, was 
sich aus dieser Geste entwickelt.

Und nun zu unserer Gegenwart: Themen der 
zeitgenössischen Kunst wurden Teil des 
Kuratorengesprächs zwischen Heng-Gil Han, Christopher 
Lew und mir – Diskussionen, die in die Auswahl von 
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zwei koreanischen Künstlern in New York mündeten, 
die zusammen mit zwei koreanischen Künstlern aus 
Deutschland ausstellen werden. In unserer Beraterrolle 
unterstützten wir das Koreanische Kulturzentrum New 
York (KCSNY) bei der Entscheidung, indem wir unsere 
Vorschläge unterbreiteten, aber dem KCSNY die letzte 
Entscheidung überließen.

Hier ist ein kleiner Einblick in unseren Auswahlprozess.

Am Anfang unserer Durchsicht entschieden wir Kuratoren, 
nur die Kunstwerke zu betrachten, ohne unterstützende 
Informationen. Auf diese Weise ermöglichten wir einen 
offenen Auswahlprozess, und auch wenn wir mit einigen 
der Kunstwerke, die uns gezeigt wurden, vertraut waren, 
enthielten wir uns jedes Urteils, bis die erste Runde des 
Sichtens beendet war und wir unsere Notizen vergleichen 
konnten und dann Fragen über die Themen aufgriffen, 
die von der Kunst selbst provoziert wurden. In diesem 
Sinne lasen wir dann die vielen eingereichten Arbeiten und 
informierten uns über die Richtlinien und Protokolle, um bei 
unserer nächsten Runde zu entscheiden. Wir sichteten die 
Unterlagen noch einmal. Dieses Mal sahen wir auch die 
Biographien und die Statements der Künstler an, um eine 
Einschätzung darüber zu bekommen, ob das Wissen der 
Künstler über Kunstgeschichte und Ästhetik ein Verständnis 
davon abbildete, um was es bei dem vorliegenden kreativen 
Projekt ging (Tatsächlich beobachteten wir eine geringere 
Fokussierung auf das Wissen über Kunstgeschichte und 
eine stärkere Fokussierung auf die engagierte Vertrautheit 
mit bestimmten, gegenwärtig vorherrschenden Trends.) Wir 
suchten nach Kunst, die mehr als bewandert und geschult 
war, und wir bevorzugten Kunst, die Engagement für ein 
Projekt über die Begrenzung der Arbeiten hinaus zeigte, 
die für die Bewertung eingereicht worden waren: Zu diesem 
Zweck reflektierten wir, ob der Künstler in der Lage war, 
kreativ ein vorgegebenes Idiom auf eine individuelle oder 
ausgeprägte Weise weiterzuentwickeln. Durch den Vergleich 
der Statements der Künstler mit dem Kunstwerk, das für 
die Bewertung eingereicht worden war, fragten wir uns, ob 
die künstlerischen Ansprüche, die der Künstler aufstellte, 
tatsächlich in seiner Kunst selbst artikuliert wurden.

Unser Kuratorengespräch warf andere Fragen auf: Welcher 
der Künstler würde am meisten von der Möglichkeit 
profitieren, im Ausland auszustellen und würde es als die 
größte Herausforderung betrachten, sich auf neue und 
unvorhersehbare Umstände einzustellen? Wir dachten, dass 
die Künstler, die am meisten von einer Verschiebung der

Kontexte profitieren könnten, diejenigen seien, die sich 
in einem relativ frühen Stadium ihrer Laufbahn befanden 
anstelle von Künstlern, die sich bereits etabliert hatten. 
Darüber hinaus diskutierten wir über die Rezeption der 
koreanischen Kunst, die in Anlehnung an den Pop und 
den Neo-Expressionismus entstand – zwei der Stile, 
in denen deutsche Künstler hervorstechen - und wir 
fragten uns dann, wie deutsche Künstler und deutsches 
Publikum diese koreanischen Adaptionen deuten würden. 
Wir hofften, dass sich das deutsche Publikum an der 
koreanischen Fokussierung auf die besonderen Techniken 
erfreuen würde, die eine Verbindung von Handwerk 
mit erlesener Präzision verlangten, an der Tendenz, 
komplexe Konstruktionen zu bevorzugen, und an der 
weitverbreiteten Annahme, dass die Assemblage eine 
gemeinsame Sprache sei, die international bekannt ist. In 
anderen Worten, wir als kuratorische Berater versuchten, 
die Sachlage vom Standpunkt der gegenwärtigen 
deutschen Kunst zu betrachten. Wir fanden es 
deshalb hilfreich, unsere Perspektive den Erwartungen 
praktizierender Künstler eines anderen Ortes anzupassen 
und so ihre Position im Ausland anzuerkennen.

In einer dritten Runde kamen ähnliche Fragen - dieses 
Mal, um zu erörtern, wie diese Themen, nun abgestimmt, 
auf unsere Finalisten zutrafen, über deren Kunst Heng-Gil 
Han mehr zu sagen hat.

Der kuratorische Prozess, der unter den besten 
Bedingungen mit einer Ausstellung verknüpft ist, die 
auf dem Auswahlprozess einer Jury beruht, bietet 
die Möglichkeit für einen Dialog über die Kunstpraxis 
heutiger Zeit. Sicher hat sich im Vergleich zu den vage 
fokussierten Konzeptstrategien – nicht zu erwähnen 
die Polemik der People’s Art [Minjung-Kunst], die in 
den 1970er und 1980er Jahren praktiziert wurde – die 
zeitgenössische koreanische Kunst verändert, indem 
sie die Techniken und Technologien im heutigen 
Medienzeitalter für individuelle Ausdrucksmöglichkeiten 
benutzt. Auch wenn die Werke, die wir gesehen haben, 
Beispiele für bestimmte Praktiken repräsentieren, konnte 
keine gesamtübergreifende Annäherungsmethode 
gefunden werden; aber wie allgemein bekannt ist, ist dies 
nicht überraschend, wenn man bedenkt, dass die Kunst 
heute selbst voller Tendenzen ist, die sich von Malerei 
und Fotografie, Assemblage und Installation ableiten und 
das offene Klima unserer Zeit reflektieren. Wir erwarten, 
dass bei einer guten Erzählung in der Kunst, die von einer 
Theorie der Kunstgeschichte erfüllt ist, die koreanische 
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Kunst diese engagierten Annäherungen reflektieren und eine 
fesselnde Kunst zu unserer Betrachtung liefern wird.

Die Künstlerin und Kunstkritikerin Marjorie Welish hatte 
Ausstellungen in New York, Chicago, Philadelphia, the Denison 
University Museum in Granville (Ohio) und dem Miami University 
Art Museum in Oxford (Ohio). Sie hat zahlreiche Förderungen und 
Stipendien erhalten, darunter sind folgende Institutionen zu nennen: 
Adolph and Esther Gottlieb Foundation, Elizabeth Foundation for 
the Arts, The Fifth Floor Foundation, Pollock-Krasner Foundation 
und Trust for Mutual Understanding (die einen Austausch zwischen 
dem International Studio Program, New York, und dem Artists‘ 
Museum in Łodz, Polen, unterstützt). Im Juli 2010 war sie Artist-
in-Residence am The School of the Art Institute of Chicago. 2006 
erhielt sie eine Fulbright Senior Specialist Fellowship für Kunst, 
um an der Universität Frankfurt am Main zu unterrichten, wo sie 
auch an der Fertigstellung eines Kunstbuches mit limitierter Auflage 
arbeitete, in Zusammenarbeit mit James Siena, publiziert 2009 
bei Granary Books. Mit einem Fulbright-Stipendium lehrte und 
arbeitete sie im Frühling 2010 am Edingburgh College of Art. „Of 
the Diagram: The Work of Marjorie Welish“ [„Vom Diagramm: das 
Werk von Marjorie Welish“] (Slought Foundation) stellt eine Reihe 
von Vorträgen zusammen, die am 5. April 2002 an der University 
of Pennsylvania gehalten wurden und ihrem Schreiben und ihrer 
Kunst gewidmet sind (zu finden unter  HYPERLINK “http://www.
slought.org/content/11008”www.slought.org/content/11008). 

Welishs Buch der Kunstkritik heißt „Signifying Art: Essays on 
Art after 1960“ [„Kunst kennzeichnen: Essays über die Kunst 
nach 1960“] (Cambridge University Press), und sie hat ebenfalls 
unter anderem für „Art in America“, „Art Monthly“, das Magazin 
„Bomb“, „Bookforum“ und „Textual Practice“ geschrieben. 
Weitere Informationen finden Sie unter  HYPERLINK “http://www.
marjoriewelish.com/”www.marjoriewelish.com.

Deutsch
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Berlin - New York 
A Project of the Korean Cultural Services 
in Berlin and New York

For many years, there has been a place of longing for visual 
artists: New York - the city where numerous artists live and 
work, the city where art trade flourishes, a city that is always 
bustling with life and where one can sense in every corner 
the desire for new arts. There are countless additional 
reasons why every artist would like to come to New York. 
The Senate of Berlin has operated studios in New York for 
many, many years and the selection of the applications for 
these scholarships has always been difficult because there 
are more candidates than actual spaces.

Since the fall of the Berlin Wall in 1989 and especially 
within the last ten years, Berlin has also become a place of 
longing for artists. The number of artists and gallery owners 
who would like to live in Berlin is growing on a daily basis. 
The open and fresh atmosphere of the city which is ready 
to integrate everybody immediately; the curiosity about 
the numerous opportunities offered here make the city an 
unmatched location for artists, and it is in that 
sense coequal to New York. Numerous public cultural 
institutes and many private initiatives provide a space 
for development.

In New York respectively the USA and also in Berlin 
respectively Germany live many Koreans. In the last ten 
years the countless public art colleges have shown a 
growing interest of Korean artists to start an education and 
to graduate here.

The initiative of both Korean Cultural Services to 
exchange artists and exhibitions is an excellent and 
visionary decision. Both cities are connected in many 
ways, from which each city benefits. But it is mainly the 
artists who get a chance to be seen in both cities and to 
become known for their works. A jury of professionals 
in both cities selected the artists from a number of 
applicants, and the selected artists will surely make a 
good use of this opportunity and successfully 
present themselves.

The objects of the artist Hyoun-Jung Sung convinced the 
jury because of its very independent and unconventional 
use of the most diverse materials. Big wall-reliefs and 
freestanding objects alternate between painting and 
sculpture. The artistic positioning both in form and content 
attests to a promising and extraordinary creativity. We 
hope to provide an international stage for this creativity 
in New York.

The application of the artist Ankabuta set itself 
immediately apart from all other portfolios.
The jury soon agreed that this artist should exhibit her 
work in New York. There is no artistic genre her work 
could be tied to. Drawings, sculptures, everyday objects, 
handmade spiders, nets, flies and stars are installed in 
great number above rooms, levels and floors as a material 
full of metaphors. 

By Dr. Britta Schmitz
(Head Curator at the Hamburger Bahnhof - Museum for Contemporary Art, Berlin)

English



A head with the artist’s own hair lying on the ground triggers 
a reflection about her existence. The multilayer work 
contains a whole cosmos about the interpretation of the 
situation of the artist in a world which is increasingly complex 
and endangered.

Dr Britta Schmitz is Head Curator of the Nationalgalerie in the 
Hamburger Bahnhof - Museum für Gegenwart, Berlin. She studied 
art history, archaeology and sociology in Cologne, Vienna, Perugia 
and Bonn and took out a doctorate in art history at the University
of Bonn. Since 1982, she has been working at the Nationalgalerie, 
focusing on art after 1945. In 1992, she became Head Curator, 
und since 1996, she has been responsible for the concept and the 
opening exhibitions of the Hamburger Bahnhof. During this time, 
she curated numerous exhibitions, including those of Gerhard 
Richter, Sigmar Polke, Pipilotti Rist, Stefan Balkenhol, Cy Twombly, 
Lucian Freud, Parastou Farouhar, Dayanita Singh, Shirin Neshat,
Björn Dahlem, Felix Schramm, Atlas Group/Walid Raad, Ayse 
Erkmen, Paul Pfeiffer, Martin Kippenberger and many others.

She has been teaching among others at the Freie Universität 
and the Universität der Künste in Berlin and the School of Art 
Management in Basel, Switzerland. Furthermore, she is member
of various national and international committees and published a 
great number of catalogues and books about contemporary art.

Berlin - New York A Project of the Korean Cultural Services in Berlin and New York 
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Berlin - New York 
Ein Projekt der Koreanischen 
Kulturinstitute Berlin und New York

Viele Jahre lang gab es einen Sehnsuchtsort für Bildende 
Künstler. Das war New York. Die Stadt, in der unzählige 
Künstler leben und arbeiten, eine Stadt in der der 
Kunsthandel floriert, eine Stadt, die immer in Bewegung 
ist und in der die Lust auf neue Kunst an allen Ecken zu 
spüren ist. Es gibt noch unzählige weitere Gründe, warum 
jeder Künstler nach New York will. Der Berliner Senat 
unterhält seit vielen, vielen Jahren Ateliers in New York 
und die Auswahl der zahlreichen Bewerbungen um diese 
Stipendien ist stets schwierig, da es mehr Anwärter gibt als 
der tatsächlich zur Verfügung stehende Platz zulässt. 

Seit dem Fall der Mauer in Berlin 1989 und besonders 
in den letzten zehn Jahren ist aber auch Berlin zu einem 
Sehnsuchtsort für Künstler geworden. Die Zahl der Künstler 
und Galeristen, die in Berlin leben und arbeiten wollen, 
wächst täglich. Das offene und unfertige Klima der Stadt, 
die jeden gerne sogleich integriert, die Neugier auf die sich 
hier zahlreich bietenden Möglichkeiten, macht die Stadt für 
Künstler unschlagbar und ist daher gleichrangig zu New 
York. Zahlreiche auch öffentliche Kulturinstitute und die 
vielen privaten Initiativen geben Raum zur Entfaltung.

In New York bzw. den USA und auch in Berlin bzw. 
in Deutschland leben viele Koreaner. Die zahlreichen 
öffentlichen Kunsthochschulen verzeichnen in den letzten 
zehn Jahren ein verstärktes Interesse von koreanischen 
Künstlern, hier eine Ausbildung zu beginnen und einen

Abschluss zu machen. Die Initiative der beiden
koreanischen Kulturinstitute, einen Austausch von 
Künstlern und Ausstellungen zu machen, ist eine sehr 
gute und weitsichtige Entscheidung. Beide Städte 
verbindet viel miteinander und jede Stadt profitiert davon. 
Aber vor allem sind es die Künstler, die die Möglichkeit 
bekommen, in beiden Städten gesehen zu werden und mit 
ihren Arbeiten bekannt zu werden. Eine fachlichkundige  
Jury  in beiden Städten hat aus einer Vielzahl von 
Bewerbern die Künstler ausgewählt, die sicher die Chance 
gut nützen und sich erfolgreich präsentieren.

Die Objekte der Künstlerin Hyoun-Jung Sung überzeugten 
die Jury durch die sehr eigenständige und aus dem 
üblichen Rahmen fallende Benutzung  unterschiedlichster 
Materialien. Große Wandreliefs und freistehende 
Objekte changieren zwischen Malerei und Skulptur. Die 
künstlerische Setzung, sowohl formal wie auch inhaltlich, 
zeugt von einer viel versprechenden und ungewöhnlichen 
Kreativität, der wir mit der Ausstellung in New York eine 
internationale Plattform wünschen. 

Die Künstlerin Ankabuta ragte mit ihrer Bewerbung aus 
allen Mappen sogleich hervor und die Jury war sich 
schnell einig, diese Künstlerin soll in New York ausstellen.  
Es gibt keine künstlerische Gattung, auf die sie sich 
festlegen lassen würde. Zeichnungen, Skulpturen, 
Alltagsgegenstände, handgefertigte Spinnen, Netze,

Von Dr. Britta Schmitz
(Oberkustodin des Hamburger Bahnhof - Museum für Gegenwart, Berlin)

Deutsch



Fliegen und Sterne werden in großer Zahl als 
metaphernreiches Material  über Räume, Stockwerke und 
Böden installiert. Ein am Boden liegender Kopf mit eigenem 
Haar löst eine Reflexion über die Existenz des Künstlers 
aus. Die vielschichtige Arbeit enthält einen ganzen Kosmos 
zur Interpretation der Situation des Künstlers in einer 
zunehmend komplexeren und bedrohten Welt.

Dr. Britta Schmitz ist leitende Kuratorin der Nationalgalerie 
im Hamburger Bahnhof - Museum für Gegenwart, Berlin. Sie 
studierte Kunstgeschichte, Archäologie und Soziologie in 
Köln, Wien, Perugia und Bonn und machte ihren Doktor der 
Kunstgeschichte an der Universität Bonn. Seit 1982 arbeitet sie für 
die Nationalgalerie mit dem Schwerpunkt Kunst nach 1945. Seit 
1992 ist sie leitende Kuratorin und seit 1996 ist sie verantwortlich 
für das Konzept und die Eröffnungsausstellungen des Hamburger 
Bahnhofs, die Abteilung der Nationalgalerie für Kunst nach 1960. 
Während dieser Zeit kuratierte sie zahlreiche Ausstellungen, 
darunter von Gerhard Richter, Sigmar Polke, Pipilotti Rist, Stefan 
Balkenhol, Cy Twombly, Lucian Freud, Parastou Farouhar, 
Dayanita Singh, Shirin Neshat, Björn Dahlem, Felix Schramm, 
Atlas Group/Walid Raad, Ayse Erkmen, Paul Pfeiffer, Martin
Kippenberger und vielen anderen.

Sie ist unter anderem Dozentin an der Freien Universität Berlin, 
an der Universität der Künste sowie an der Hochschule für 
Kunstmanagement in Basel. Darüber hinaus ist sie Mitglied
verschiedener nationaler und internationaler Komitees und hat eine 
große Anzahl von Katalogen und Büchern über die zeitgenössische 
Kunst publiziert.
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Miru Kim (English)

MIRU KIM (B. 1981, Stoneham, MA, USA)
Lives and works in New York

  Education

2006 	 M.F.A, Painting, Pratt Institute, New York, NY.

2003 	 B.A, French and Romance Philology, Columbia 
	 University, New York, NY.

  Solo Exhibitions

2012	 The Pig That Therefore I Am, Trunk Gallery, 
	 Seoul, Korea.

2012	 The Pig That Therefore I Am, DOOSAN Gallery 
	 New York, New York, NY.

2010 	 Naked City Spleen: Istanbul, SODA Gallery, 
	 Istanbul, Turkey.

2009 	 Miru Kim, Gallery HYUNDAI Gangnam, Seoul, 
	 Korea (catalogue essay by Richard Vine, Art 
	 In America).
	 Naked City Spleen and Blind Door, The Cell 			
	 Theatre, New York, NY.

2008 	 Naked City Spleen, Gestarc Gallery, 
	 Brooklyn, NY.

  Selected Group Exhibitions

2012	 Modus Vivendi, Pierogi Gallery, Brooklyn, NY. 
	 “How to Catch an Eel” performance, To the 
	 Stars on the Wings of an Eel, Gowanus 
	 Ballroom, Brooklyn, NY. 
	 Urban Wild, Snap! Orlando, a project of The 
	 Lucie Foundation, Orlando, FL. 

2011  	 “I Like Pigs and Pigs Like Me (104 hours)” 
	 performance, Here Lies Georges Wildenstein, 
	 Primary Projects, Miami, FL.

2011	 Winter Salon, curated by Björn Ressle and Hee 
	 Yuen Chun, Elga Wimmer PCC, New York, NY. 	

2010	 Sueño, Amory Paz, National Museum of 			 
	 Visual Art, Montevideo, Uruguay. 
	 Fokus Łódź Biennale 2010, Poland.		
	 The Moment, 63 Sky Art, 63 Building, 
	 Seoul, Korea.
	 Artist’s Body, Coreana Museum of Art, 
	 Seoul, Korea. 

2009	 Faces & Facts: Korean Contemporary Art in 
	 New York, Queens Museum of Art, 
	 Queens, NY. 

2008 	 Secret Spaces: Cecily Kahn, Rachel 	
	 Burgess, Miru Kim, Jonathan Frost Gallery, 
	 Rockland, ME.

2005 	 Post Production Dialogue, Arttransponder 
	 e.V., Berlin, Germany.

	 Objects of Comfort, Werketage Saarbrücker 
	 Strasse e.V., Berlin, Germany.
	 Spontaneous Generation, Ars Subterranea, 
	 New York, NY.

  Selected Press

2011	 “Riding, Artfully, Into the Sunset,” The New 
	 York Times, December 10, ST1.
	 “Art Basel Miami’s 10th anniversary: This 
	 year’s wildest art,” The Style Blog, The 
	 Washington Post. November 30 [http://
	 www.washingtonpost.com/blogs/arts-post/
	 post/art-basel-miamis-10th-anniversary-this-
	 years-wildest-art/2011/11/30/gIQAEM1yCO_
	 blog.html]
	 “Former US medical student turns fear into 
	 art by posing nude,” Indian Express, June 
	 28 [http://www.indianexpress.com/news/
	 former-us-medical-student-turns-fear-into-
	 art-by-posing-nude/809886/1]
	 “The naked ‘explorer’ baring all for the sake 
	 of art,” Daily Mail, June 28 [http://www.	
	 dailymail.co.uk/news/article-2008521/The-
	 naked-explorer-baring-sake-art.html]	
	 “Miru, il corpo è d’artista,” La Repubblica, 
	 Italy, June 27 [http://www.repubblica.it/	
	 persone/2011/06/27/foto/miru-18283128/1/]	
	 David Moye, “Nude Artist Miru Kim Confronts 
	 Her Fears With Naked Photographs In 
	 Abandoned Buildings,” Huffington Post, June 	
	 24 [http://www.huffingtonpost.com/2011/06/24/
	 nude-artist-miru-kim_n_883110.html]
	 “İstanbul’da çıplak yakalanan sanatçı!” CNN 
	 Turkey, June 24 [http://www.cnnturk.com/2011/
	 kultur.sanat/06/24/istanbulda.ciplak.yakalanan.
	 sanatci/621136.0/]
	 Joy Dietrich, “High on the Hog: Miru Kim’s ‘The 
	 Pig That Therefore I Am,” New York Times T 
	 Magazine online, March 22 [http://tmagazine.
	 blogs.nytimes.com/2011/03/22/high-on-the-hog-
	 miru-kims-the-pig-that-therefore-i-am/]
	 Valeria Mendonca, “Nudez Camuflada,” Bravo! 
	 Magazine, Brazil, Issue 166, June.
	 Suki Park, “Miru Kim ‘Nude self-portraits in 
	 pigsty... it’s more universal when you take off 
	 the clothes,’” JoongAng Daily, April 2. 
 	 Hakan Tanriverdi, “Wie Gott sie schuf,” 
	 Süddeutsche Zeitung Magazin, March 9 [http://
	 sz-magazin.sueddeutsche.de/texte/
	 anzeigen/35469/]

2009	 Paul Laster, “Miru Kim: Exploring Urban 
	 Environment, Nude,” Artkrush, Flavorwire, Sept 
	 [http://flavorwire.com/37050/miru-kim-exploring-
	 urban-environments-nude].
	 Anna Carnick, “Body of Evidence,” Clear 	
	 Magazine, Issue 33.
	 Limb Jae-un, “Naked to the hidden and ruined urban 	
	 world,” JoongAng Daily, August 29.
	 Park Min-young, “Naked photographer dissects 
	 city,” The Korea Herald, August 27.
	 Ioana Calen, “Goală printre marile ruine ale



Miru Kim (English)

	 lumii,” Cotidianul, Romania, May 14.
	 “Art infiltré,” dir. Rafaelle Uriewicz, ARTE 
	 France, 14 March.
	 “Miru Kim’s underground art,” The EG 	
	 Conference, TED.com, February [http://www.ted.		
	 com/talks/miru_kim_s_underground_art.html].

2008	 David Schonauer, “Interview: Miru Kim,” 
	 PopPhoto.com, December [http://www.
	 popphoto.com/Features/Interview-Miru-Kim].
	 “Close Up: Portraits,” Dir. Albert Maysles, 
	 Ovation TV, November. 
	 Miru Kim, “Naked City Spleen,” NY Arts 
	 Magazine, September/October, 122-123.
	 Jens Rebensdorff, “Byens hammelige 
	 turister,” Berlingske Tidende, Livsstil, 
	 Denmark, May 31.

2007 	 Colby Buzzell, “Miru Kim Takes Pictures,” 
	 Esquire, December, 178-182.
	 John O’Connor, “We’ll climb that bridge 
	 when we come to it,” Financial Times 
	 Magazine, 1/2 December, 16-20.
	 Morizio Molinari, “Urban Explorers, La tribu 	
	 della notte,” La Stampa, Italy, August 1.
	 Ben Gibberd “Children of Darkness,” The 	
	 New York Times, 29 July, CY-1, 8.  

	
  Lectures

2012	 Snap! Orlando, Orlando Museum of Art, 
	 Orlando, FL, May 12.

2010	 Conflux Festival 2010, New York, NY, 
	 October 10th.

2009	 The 2nd World Culture Forum, Dresden, 
	 Germany, October 10th.

2008	 The Entertainment Gathering 2008, 
	 Monterey, CA, Dec 11th.

2006	 Dorkbot, Location One, New York, NY, 
	 October 4th.

  Public Collections

Seoul Museum of Art, Seoul, Korea
The Museum of Photography, Seoul, Korea
Leeum, Samsung Museum of Art, Seoul, Korea
Hana Bank, Seoul, Korea
Embassy of the Republic of Korea, Montevideo, Uruguay 
Fountainhead Residency, Miami, FL
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Miru Kim (Deutsch)

2005 	 Post Production Dialogue, Arttransponder 
	 e.V., Berlin, Deutschland.
	 Objects of Comfort, Werketage Saarbrücker 
	 Straße e.V., Berlin, Deutschland.
	 Spontaneous Generation, Ars Subterranea, 
	 New York, NY.

  Ausgewählte Pressartikel

2011	 „Riding, Artfully, Into the Sunset,“ The New 
	 York Times, 10. Dezember, ST1.
	 „Art Basel Miami’s 10th anniversary: This 
	 year’s wildest art,“ The Style Blog, The 
	 Washington Post. 30. November [http://
	 www.washingtonpost.com/blogs/arts-post/
	 post/art-basel-miamis-10th-anniversary-this-
	 years-wildest-art/2011/11/30/gIQAEM1yCO_
	 blog.html]
	 „Former US medical student turns fear into 
	 art by posing nude,“ Indian Express, June 
	 28 [http://www.indianexpress.com/news/
	 former-us-medical-student-turns-fear-into-
	 art-by-posing-nude/809886/1]
	 „The naked ‚explorer’ baring all for the sake 
	 of art,“ Daily Mail, 28. Juni [http://www.	
	 dailymail.co.uk/news/article-2008521/The-
	 naked-explorer-baring-sake-art.html]	
	 „Miru, il corpo è d’artista,“ La Repubblica, 
	 Italy, 27. Juni [http://www.repubblica.it/	
	 persone/2011/06/27/foto/miru-18283128/1/]	
	 David Moye, „Nude Artist Miru Kim Confronts 
	 Her Fearas With Naked Photographs In 
	 Abandoned Buildings,“ Huffington Post, 24. Juni 		
	 [http://www.huffingtonpost.com/2011/06/24/
	 nude-artist-miru-kim_n_883110.html]
	 „İstanbul’da çıplak yakalanan sanatçı!“ CNN 
	 Turkey, 24. Juni [http://www.cnnturk.com/2011/
	 kultur.sanat/06/24/istanbulda.ciplak.yakalanan.
	 sanatci/621136.0/]
	 Joy Dietrich, „High on the Hog: Miru Kim’s ‘The 
	 Pig That Therefore I Am,“ New York Times T 
	 Magazine online, 22. März [http://tmagazine.
	 blogs.nytimes.com/2011/03/22/high-on-the-hog-
	 miru-kims-the-pig-that-therefore-i-am/]
	 Valeria Mendonca, „Nudez Camuflada,“ Bravo!
	 Magazine, Brazil, Issue 166, Juni.
	 Suki Park, „Miru Kim ,Nude self-portraits in
	 pigsty... it’s more universal when you take off
	 the clothes,’“ JoongAng Daily, 2. April.
	 Hakan Tanriverdi, „Wie Gott sie schuf,“
	 Süddeutsche Zeitung Magazin, 9. März  [http://
	 sz-magazin.sueddeutsche.de/texte/
	 anzeigen/35469/]

2009	 Paul Laster, „Miru Kim: Exploring Urban 
	 Environment, Nude,“ Artkrush, Flavorwire, Sept 
	 [http://flavorwire.com/37050/miru-kim-exploring-
	 urban-environments-nude].
		

MIRU KIM (geb. 1981, Stoneham, MA, USA)
Lebt und arbeitet in New York

  Ausbildung

2006 	 M.F.A, Malerei, Pratt Institute, New York, NY.

2003 	 B.A, Französisch und Romanisitk Columbia
	 University, New York, NY.

  Solo Exhibitions

2012	 The Pig That Therefore I Am, Trunk Gallery, 
	 Seoul, Korea.

2012	 The Pig That Therefore I Am, DOOSAN Gallery 
	 New York, New York, NY.

2010 	 Naked City Spleen: Istanbul, SODA Gallery, 
	 Istanbul, Turkey.

2009 	 Miru Kim, Gallery HYUNDAI Gangnam, Seoul, 
	 Korea (Katalogbeitrag von Richard Vine, Art 
	 In America).
	 Naked City Spleen and Blind Door, The Cell 		
	 Theatre, New York, NY.

2008 	 Naked City Spleen, Gestarc Gallery, 
	 Brooklyn, NY.

  Ausgewählte Gruppenausstellungen

2012	 Modus Vivendi, Pierogi Gallery, Brooklyn, NY. 
	 „How to Catch an Eel“ performance, To the 
	 Stars on the Wings of an Eel, Gowanus 
	 Ballroom, Brooklyn, NY. 
	 Urban Wild, Snap! Orlando, a project of The 
	 Lucie Foundation, Orlando, FL. 

2011  	 „I Like Pigs and Pigs Like Me (104 hours)“ 
	 performance, Here Lies Georges Wildenstein, 
	 Primary Projects, Miami, FL.

2011	 Winter Salon, kuratiert von Björn Ressle and 
	 Hee Yuen Chun, Elga Wimmer PCC, 
	 New York, NY. 	

2010	 Sueño, Amory Paz, National Museum of 			 
	 Visual Art, Montevideo, Uruguay. 
	 Fokus Łódź Biennale 2010, Poland.		
	 The Moment, 63 Sky Art, 63 Building, 
	 Seoul, Korea.
	 Artist’s Body, Coreana Museum of Art, 
	 Seoul, Korea. 

2009	 Faces & Facts: Korean Contemporary Art in 
	 New York, Queens Museum of Art, 
	 Queens, NY. 

2008 	 Secret Spaces: Cecily Kahn, Rachel 	
	 Burgess, Miru Kim, Jonathan Frost Gallery, 
	 Rockland, ME.

	



Miru Kim (Deutsch)

	 Anna Carnick, „Body of Evidence,“ Clear 	
	 Magazine, 33. Ausgabe.
	 Limb Jae-un, „Naked to the hidden and ruined 		
	 urban world,“ JoongAng Daily, 29. August.
	 Park Min-young, „Naked photographer dissects
	 city,“ The Korea Herald, 27. August.
	 Ioana Calen, „Goală printre marile ruine ale
	 lumii,“ Cotidianul, Romania, 14. Mai.
	 „Art infiltré,“ dir. Rafaelle Uriewicz, ARTE
	 France, 14. März.
	 „Miru Kim’s underground art,“ The EG
	 Conference, TED.com, February [http://www.
	 ted.com/talks/miru_kim_s_underground_
	 art.html].
	
2008	 David Schonauer, „Interview: Miru Kim,“ 
	 PopPhoto.com, December [http://www.
	 popphoto.com/Features/Interview-Miru-Kim].
	 „Close Up: Portraits,“ Dir. Albert Maysles, 
	 Ovation TV, November. 
	 Miru Kim, „Naked City Spleen,“ NY Arts 
	 Magazine, September/Oktober, 122-123.
	 Jens Rebensdorff, „Byens hammelige 
	 turister,“ Berlingske Tidende, Livsstil, 
	 Denmark, 31. Mai

2007 	 Colby Buzzell, „Miru Kim Takes Pictures,“
	 Esquire, Dezember, 178-182.
	 John O’Connor, „We’ll climb that bridge
	 when we come to it,“ Financial Times
	 Magazine, 1/2 16-20. Dezember.
	 Morizio Molinari, „Urban Explorers, La tribu
	 della notte,“ La Stampa, Italy, August 1.
	 Ben Gibberd „Children of Darkness,“ The
	 New York Times, 29. Juli, CY-1, 8.

	
  Vorträge

2012	 Snap! Orlando, Orlando Museum of Art, 
	 Orlando, FL, 12. Mai.

2010	 Conflux Festival 2010, New York, NY, 
	 10. Oktober.

2009	 The 2nd World Culture Forum, Dresden, 
	 Deutschland, 10. Oktober.

2008	 The Entertainment Gathering 2008, 
	 Monterey, CA, 11. Dezember.

2006	 Dorkbot, Location One, New York, NY, 
	 4. Oktober. 
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  Öffentliche Sammlungen

Seoul Museum of Art, Seoul, Korea
The Museum of Photography, Seoul, Korea
Leeum, Samsung Museum of Art, Seoul, Korea
Hana Bank, Seoul, Korea
Botschaft der Republik Korea, Montevideo, Uruguay 
Fountainhead Residency, Miami, FL



Sun You (English)

SUN YOU (Brooklyn, NY, USA)
Lives and works in New York

  Education
  
1997	 MFA, Painting, Wayne State University, 
	 Detroit, MI              

1994	 BFA, Studio Art, College for Creative Studies, 		
	 Detroit, MI 

  Solo and Two Person Exhibitions
  
2012	 Sun You / Maria Walker. Open Space, 
	 LIC, NY

2010	 Sun You, Wagner College, Staten Island, NY 

2005	 Sun You, MIT Sidney Pacific Graduate Housing, 
	 Cambridge,MA 
            	 Sun You, Dragonfly Neo-V Gallery, 
	 Columbus, OH

2002    	 Sun You, The Korean Embassy Cultural Center, 		
	 Washington D.C. 
            	 Jungle Story, Sean Christopher Fine Art Gallery, 
	 Columbus, OH 
            	 Sun You, Roy G Biv Gallery, Columbus, OH 

2000    	 America, America, Kwanhoon Gallery, 
	 Seoul, Korea 

1997    	 MFA Show, Wayne State University, Detroit, MI 

1994    	 Recent Works, Paint Creek Center for the Arts, 
	 Rochester, MI 

  Selected Group Exhibitions

2013	 Kunsthalle Mainz, Mainz, Germany

2012    	 New York - Berlin Exchange,The Gallery Korea, 
	 New York / Korean Cultural Center, Berlin, Germany
            	 Künstlerhaus Schloss Balmoral, Bad Ems, Germany                     
	 SCOPE New York 2012, New York
           	 Future Pieces, curated by Jon Lutz, Vaudeville Park, 		
	 Brooklyn, NY

2011	 Two Folds, curated by Ethan Greenbaum, 
	 Collen Asper, The Suburban Oak Park, IL
	 ACA Residency Show, Atlantic Center for 
	 Arts, New Smyrna Beach, FL
	 The Finishers, Wassaic Project, Wassaic, NY
	 FreeStyle, Joe Ballwag Space, Queens, NY

2010	 Presence/Absence, Pain Creek Center for 
	 the Arts, Rochester, MI 

2009	 Emerging Korean Artists in the World, 
	 Hangaram Museum, Seoul Arts Center, Seoul, Korea 		
	 Water’s Edge, curated by Kristin Reed, Chashama, 
	 New York, NY

	 Two Degrees Of Separation, Gallery Satori, 
	 New York, NY       
	 Abstractions & Contractions, Lumenhouse 
	 Gallery, Brooklyn, NY 
	 Urban Convergence, Asian Arts Initiatives, 
	 Philadelphia, PA 

2008	 Triangle Art Residency Exhibit, Triangle Art 
	 Center, Brooklyn, NY 

2007	 Art and Fashion, Shin Choi, New York, NY 
	 Palisades Park Public Liberty, 
	 Palisades Park, NJ 
            	 Let’s Bolt, curated by Lumi Tan, CSV Center, 
	 New York, NY 
	 Art Exhibition & Silent Auction, NYU 	
	 Commons Gallery, New York, NY 

2003	 War: The Art Show, Gallery 853, 
	 Columbus, OH 

1999	 The 14th Logos & Pathos, Kwanhoon 
	 Gallery, Seoul, Korea 
1998	 Seoul 1998, Korea Electric Power Company, 
	 Seoul, Korea
1996	 The New Regionalism, The Detroit Artist Market, 		
	 Detroit, MI 

1995	 Fore Art, The Detroit Artist Market, Detroit, MI 

1994	 New Comers, The Focus Gallery, Ypsilanti, MI 

1990	 Congressional District’s Art Exhibition, U.S 	
	 House of Representatives, Washington, DC

  Awards and Residencies

2012	 Kunstlerhaus Schloss Balmoral, 
	 Bad Ems, Germany

2011	 Atlantic Center for Arts, New Smyrna Beach, FL

2010	 Chashama Residency, New York, NY                     

2008	 Triangle Art Residency, New York, NY 

1995    	 Graduate-Professional Scholarship, 	
–1997	 Wayne State University 

1993    	 B & E Ford Scholarship, College of 
–1994	 Creative Studies 

1992    	 Matilda Wilson Scholarship, College 
–1993	 of Creative Studies 

1991    	 Stephenson Scholarship, College 
–1992	 of Creative Studies 

1990	 Congressional Art Competition, U.S House 
	 of Representatives



Sun You (English)

  Bibliography

2009	 “U.S.B.,” Monthly Art Magazine, December 
 	 “Morning News: Remembering Homeland,” 
	 YTN TV, November 14
            	 “U.S.B Emerging Korean Artists in the World,” 
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2008    	 Johnson, Paddy. “Triangle International and 
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	 December “Triangle International Residency,” 
	 Independent Film Channel Production, December
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	 about war: What is it good for?,” Columbus 
	 Dispatch, January 

2002    	 “Gaining Psychological dimension in search 
	 of identity,” The Korea Times, March

2000    	 Dong Hee Yoon. “Reading the fate,” Art 
	 Korea Magazine, May
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Sun You (Deutsch)

	 Edge, kuratiert von Kristin Reed, Chashama, 
	 New York, NY
	 Two Degrees Of Separation, Gallery Satori, 
	 New York, NY       
	 Abstractions & Contractions, Lumenhouse 
	 Gallery, Brooklyn, NY 
	 Urban Convergence, Asian Arts Initiatives, 
	 Philadelphia, PA 

2008	 Triangle Art Residency Exhibit, Triangle Art 
	 Center, Brooklyn, NY 

2007	 Art and Fashion, Shin Choi, New York, NY 
	 Palisades Park Public Liberty, 
	 Palisades Park, NJ 
            	 Let’s Bolt, curated by Lumi Tan, CSV Center, 
	 New York, NY 
	 Art Exhibition & Silent Auction, NYU 	
	 Commons Gallery, New York, NY 

2003	 War: The Art Show, Gallery 853, 
	 Columbus, OH 

1999	 The 14th Logos & Pathos, Kwanhoon 
	 Gallery, Seoul, Korea 

1998	 Seoul 1998, Korea Electric Power Company, 
	 Seoul, Korea

1996	 The New Regionalism, The Detroit Artist 
	 Market, Detroit, MI

1995	 Fore Art, The Detroit Artist Market, Detroit, MI 

1994	 New Comers, The Focus Gallery, Ypsilanti, MI 

1990	 Congressional District’s Art Exhibition, U.S 	
	 Repräsentantenhaus, Washington, DC

  Auszeichnungen und Artist-in-Residence Programme

2012	 Künstlerhaus Schloss Balmoral,
	 Bad Ems, Deutschland

2011	 Atlantic Center for Arts, New Smyrna Beach, FL

2010	 Chashama Residency, New York, NY                     

2008	 Triangle Art Residency, New York, NY 

1995    	 Graduate-Professional Scholarship, 	
–1997	 Wayne State University 

1993    	 B & E Ford Scholarship, College of 
–1994	 Creative Studies 

1992    	 Matilda Wilson Scholarship, College 
–1993	 of Creative Studies 

1991    	 Stephenson Scholarship, College 
–1992	 of Creative Studies 

SUN YOU (Brooklyn, NY, USA)
Lebt und arbeitet in New York

  Ausbildung
  
1997	 MFA, Malerei, Wayne State University, 
	 Detroit, MI              

1994    	 BFA, Studiokunst, College for Creative Studies, 		
	 Detroit, MI 

  Einzel - und Gruppenausstellungen
  
2012	 Sun You / Maria Walker. Open Space, 
	 LIC, NY

2010    	 Sun You, Wagner College, Staten Island, NY 

2005    	 Sun You, MIT Sidney Pacific Graduate Housing, 
	 Cambridge,MA 
            	 Sun You, Dragonfly Neo-V Gallery, 
	 Columbus, OH

2002    	 Sun You, Kulturzentrum der Botschaft der 
	 Republik Korea, Washington D.C. 
            	 Jungle Story, Sean Christopher Fine Art Gallery, 
	 Columbus, OH 
            	 Sun You, Roy G Biv Gallery, Columbus, OH 

2000    	 America, America, Kwanhoon Gallery, 
	 Seoul, Korea 

1997    	 MFA Show, Wayne State University, Detroit, MI 

1994    	 Recent Works, Paint Creek Center for the Arts, 
	 Rochester, MI 

  Ausgewählte Gruppenausstellungen

2013	 Kunsthalle Mainz, Mainz, Deutschland

2012    	 New York - Berlin Exchange,The Gallery Korea, 
	 New York / Korean Cultural Center, Berlin, 
	 Deutschland Künstlerhaus Schloss Balmoral, 
	 Bad Ems, Deutschland
	 SCOPE New York 2012, New York
	 Future Pieces, kuratiert von Jon Lutz,
	 Vaudeville Park, Brooklyn, NY

2011	 Two Folds, kuratiert von Ethan Greenbaum,
	 Collen Asper, The Suburban Oak Park, IL
	 ACA Residency Show, Atlantic Center for
	 Arts, New Smyrna Beach, FL
	 The Finishers, Wassaic Project, Wassaic, NY
	 FreeStyle, Joe Ballwag Space, Queens, NY

2010	 Presence/Absence, Pain Creek Center for 
	 the Arts, Rochester, MI 

2009	 Emerging Korean Artists in the World, 
	 Hangaram Museum, 
            	 Seoul Arts Center, Seoul, Korea Water’s 
	



Sun You (Deutsch)

1990	 Congressional Art Competition, U.S  	
	 Repräsentantenhaus

  Bibliographie
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 	 „Morning News: Remembering Homeland,“ 
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            	 „U.S.B Emerging Korean Artists in the World,“
	 Public Art, Dezember
2008    	 Johnson, Paddy. „Triangle International and 
	 National Residency,“ ArtFagCity.com, Dezember
	 Wagner, James. „Triangle Arts,“ 
	 jameswagner.com, Dezember
	 „Triangle International Residency,“ 
	 Independent Film Channel Production, 	
	 Dezember

2003	 Mayr, Bill. „Show asks age-old question 
	 about war: What is it good for?,“ Columbus 
	 Dispatch, Januar 

2002    	 „Gaining Psychological dimension in search 
	 of identity,“ The Korea Times, März

2000    	 Dong Hee Yoon. „Reading the fate,“ Art 
	 Korea Magazine, Mai
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Ankabuta (English)

ANKABUTA (B. 1980, South Korea)
Lives and works in Wiesbaden in Germany

  Education

2003	 Chung-Ang University of Fine Arts, Korea

2004	 Kunsthochschule Kassel, Germany, Prof. von 
	 Windheim, Prof. Lüthi

2009	 Exam under Prof. Lüthi and Prof. Gebert

  Solo Exhibitions

2012	 “Ankabutas Netz” Mathildenhöhe in Darmstadt, 
	 Germany (cat.)

2008	 “Ankabuta” Kunstdoc in Seoul, Korea (cat.)

  Group Exhibitions

2011	 “Entlang des Fadens” Kunst Archiv 
	 Darmstadt, Germany
	 “You Are Leaving the Area of Responsibility” 			
	 Begehungen, JVA Kaßberg Chemnitz, 
	 Germany (cat.)
	 “Aufstand! der nichtsnutzigen Textilien” in 
	 Hannover, Germany (cat.)
	 “micro-cosm” call for artist 2011, Korean 	
	 Cultural Service NY

2010	 “Young artist in Villa Böhm” Neustadt 
	 a.d.Weinstrasse, Germany

2009	 “Dorf-eigen-Art” in Oelshausen, Germany 			 
	 “Examen 09” Documenta Hall in Kassel,
	 Germany (cat.)
	 “Interventionen” regional board of Kassel, 
	 Germany

2008	 “FemeFeuerFanatismus” Mohr-Villa Freimann 
	 in Munich, Germany (cat.)

2007	 “Natur Katastrophe” Stellwerk in Kultur 
	 Hauptbahnhof in Kassel, Germany
	 “It’s about to blow up!” Uamo in 
	 Kunstarkaden in Munich, Germany (cat.)

2006	 “Kubo Show” in Herne, Germany 
	 “Product” Kunstfestival in Varna, 
	 Bulgaria (cat.)
	 “von mir aus” in Altefeuerwache in 
	 Cologne, Germany

2005	 “Dorf-eigen-ART” in Oelshausen in Germany
	 “Interventionen” in the regional board of Kassel 
	 “Motiv” in the Ministry in Wiesbaden, Germany

2004	 “Six young painters-Kassel” Aachen Art 
	 Museum in Aachen, Germany

2003	 “Untitle” Serabul Gallery in Korea 

  Awards

2010	 Charlotte-Prinz-Studio Grant of the office of cultural	
– 2012	 affairs Darmstadt

2011	 Begehungen art Prize, Chemnitz

2008	 “Call for Artist” Kunstdoc , Seoul

2008	 1.Prize “FemeFeuerFanatismus” in Mohr-Villa 		
	 Freimann Munich



Ankabuta (Deutsch)

ANKABUTA (geb. 1980, South Korea)
Lebt und arbeitet in Wiesbaden, Deutschland

  Ausbildung vor dem Studium

2003	 Fine Art Chung-Ang Universität, Korea

2004	 Kunsthochschule, Kassel bei Prof. 
	 von Windheim, Prof. Lüthi

2009	 Examen bei Prof. Lüthi und Prof. Gebert  Solo 

  Einzelausstellungen

2012	 „Ankabutas Netz“ in Mathildenhöhe in 
	 Darmstadt (K)

2008	 „Ankabuta“ Kunstdoc in Seoul, Korea (K)

  Gruppenausstellungen

2011	 „Entlang des Fadens“ Kunst Archiv Darmstadt
	 „Sie verlassen den Verantwortungsbereich“ 
	 Begehungen Kunst Festival, JVA Kaßberg, 
	 Chemnitz (K)
	 „Aufstand! der nichtsnutzigen Textilien“ in 	
	 Hannover (K)
	 „micro-cosm“ Korean Cultural Service in 
	 NY, USA

2010	 „Junge Künstler in Villa Böhm“ Neustadt 
	 a.d.Weinstrasse

2009	 „Dorf-eigen-Art“ in Oelshausen
	 „Examen 09“ Documenta-Halle in Kassel (K)
	 „Interventionen“ Kasseler Regierungspräsidium

2008	 „Feme Feuer Fanatismus“ Mohr-Villa Freimann 		
	 in München (K)

2007	 „Natur Katastrophe“ Stellwerk in Kultur 
	 Hauptbahnhof in Kassel
	 „It’s about to blow up!“ Urban art and Media 	
	 Festival in Kunstarkaden in München (K)

2006	 „Kubo Show“ in Herne
	 „Product“ Kunstfestival in Varna, 
	 Bulgarien (K)
	 „von mir aus“ in Altefeuerwache in Köln

2005	 „Dorf-eigen-ART“ in Oelshausen
	 „Interventionen“ im Kasseler 	
	 Regierungspräsidium
	 „Motiv“ im Ministerium in Wiesbaden

2004	 „Junge Künstler aus Kassel“ Aachen Art 
	 Museum in Aachen

2003	 „Untitle“ Serabul Gallery in Korea

  Förderungen und Auszeichnungen

2010	 Charlotte-Prinz Stipendium, Kulturamt 
–2012 	 Darmstadt

2011	 Begehungen Kunst Preis, Chemnitz

2008	 „Call for Artist“ Kunstdoc in Seoul, Korea

2008	 1.Preis „Feme Feuer Fanatismus“ in Mohr-
	 Villa Freimann, München
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Hyoun-Jung Sung (English)

Hyoun-Jung Sung (B. 1979, Ulsan, Republic of Korea)
Lives and works in Halle, Germany

  Education

1998	 Studied at University of Ulsan in Ulsan 
–2001  	 (B.F.A / Western painting), Korea

2002	 Jung-suk monthly magazine in Seoul 
–2003 	 designer for layout

2007	 Tokyo Geljutsudaigakubijutsukakubu Tokyo 
–2008	 National University of Fine Arts and Music Faculty 		
	 of Fine Arts / exchange student / Jewelry

2004	 Studied at Hochschule für Kunst und Design			 
 –04.	 Burg Giebiechenstein in Halle / Art Jewelry  
2011	 Diploma

10.	 Study at Hochschule für Kunst und Design 
2011–   	 Burg Giebiechenstein in Halle / art jewelry, 
	 model student under Prof.Daniel Kruger

  Solo Exhibition

2001	 “As Time Goes By”, Gallery A&D Ulsan, Korea

  Group Exhibition

2000	 Color in the wind, Jeoug Kyoung Sook 
	 Gallery. Busan, Korea

2000	 Silla Art Exhibition Kyungju Council of Art, Korea

2000	 Mudeung Art Exhibition GwangJu Museum of 
	 Art. Gawang-ju, Korea 

2000	 Busan Art Exhibition, Busan Museum of Art.
	 Busan, Korea

2001	 Exhibition of Young Generation Art. Mesa 			 
	 Gallery. Busan, Korea

2001	 Art Exhibition of the New Frontier, Seoul 
	 Museum of Art. Seoul, Korea

2002	 The 8th Contemporary Expressions of Korea 
	 Young Artists, Art Word – Misulsagae 
	 Seoul, Korea
2002	 21st century young artist – KEPCO Plaza 			 
	 Gallery. Seoul, Korea

2002	 Flag Art Festival, SangamWorldcup Stadium 
	 Seoul, Korea

2005	 Grassimesse Leipzig, Germany, 
–2010	 Applied Arts 

2005	 Inhorgenta in Munich, Germany
–2010

4.25 – 5.20.2007 Places: Positions of Contemporary Applied 
Arts in Europe Exhibition at Burg Giebichenstein, Hochschule 
für Kunst und Design, Halle (Germany), in cooperation with 
Think Tank-A European Initiative for Applied Arts

5.15 – 6.08.2008 Joint exhibition of the lecturers and students of 
Hiko Mizuno College of Jewelry Tokyo, and the jewelry class of 
Burg Giebichenstein, Hochschule für Kunst und Design Halle in 
Halle, Germany

7.25 – 7.29.2008 Joint exhibition of the 
Hiko Mizuno College of Jewelry, University of Tokyo, and the 
jewelry class of Burg Giebichenstein in 
Tokyo, Japan

4.25 – 8.23.2009 Albrechtsburg Meissen, jewelry 
in the East

2.23 – 3.30.2008 Joint exhibition of Halle, Tokyo 
and the jewelry class of Burg Giebichenstein, Galerie Sofie 
Lachaert St.-Josefstraat 30 B-9140 Tielrode Belgium

5.14 – 6.08.2008 Gallery at the Galerie im Volkspark, Halle, 
Germany

7.24 – 7.30.2008 Hiko Mizuno College of Jewelry 
in Tokyo

6.26 – 8.24.2009 RRH scholarship for goldsmithes und jewelry 
designers exhibition in Pforzheim Museum, Germany

8.24.2011 Galerie Marzee in Galerie Marzee / Nijmegen in the 
Netherlands

03. 2012 Bayerischer Kunstgewerbeverein in 
Munique, Germany

05. 2012 Exhibition sonderfART Filser &Gräf für Kunst und 
Design in Munique, Germany

  Prizes and Exhibitions

2000	 Busan Art Contest 

2000	 Mudeung Art Contest 

2000	 Silla Art Contest – special prize

2001	 Art of New Frontier Contest in Seoul
	 special prize

03.	 Talent of the Chamber of Commerce for 
2007 	 Munique and Upper Bavaria

2011	 graduate scholarship funding, Halle

2011	 BKV für Junges Kunsthandwerk finalists



Hyoun-Jung Sung (Deutsch)
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Hyoun-Jung Sung (geb. 1979, Ulsan, Republik Korea)
Lebt und arbeitet in Halle, Deutschland
  Education
  Ausbildung vor dem Studium

1998	 University of Ulsan in Ulsan (Korea) /	
–2001	 Werkbereich / Malerei

2002	 Jung-suk-Monatsmagazin in Seoul (Korea)
–2003	 Designerin Layout

2007	 Tokio Geljutsudaigakubijutsukakubu Tokyo 
 –2008 	 National University of Fine Arts and Music, 
	 Faculty of Fine Arts / Austauschstudentin / 	
	 Schmuck

2004	 Studium an der Hochschule für Kunst und 
–04.	 Design Burg Giebichenstein in Halle /
2011 	 Fachrichtung Plastik- Schmuck bei 
	 Prof. Daniel Kruger 

2011	 Diplom Bildende Künste (Fachrichtung Plastik- 
	 Schmuckkunst )	

10.	 Hochschule für Kunst und Design 
2011–	 Burg Giebiechenstein in Halle / Schmuck 			 
	 Meisterschülerin von Prof. Daniel Kruger

  Einzelausstellung 

2001	 „As Time Gose By , Gallerly A&D Ulsan“

  Gruppenausstellungen

2000	 Nice Woodcut, Waters Gallery Ulsan, Korea 

2000	 Color in the wind, JeougKyoungSook Gallery, 		
	 Busan, Korea

2000	 Silla Art Exhibition Kyungju Council of Art, 
	 Korea 

2000	 Mudeung Art Exhibition GwangJu Museum of 
	 Art, Gwang-ju, Korea

2000	 Busan Art Exhibition, Busan Museum of Art, 
	 Busan, Korea 

2001	 Exhibition of young generation art, Mesa 
	 Gallery, Busan, Korea

2001	 Art Exhibition of the New Frontier, Seoul 
	 Museum of Art, Seoul, Korea

2002	 The 8th. Contemporary Expressions of 
	 Korea Young Artists, Art Word – Misulsegae, 
	 Seoul, Korea

2002	 21st century young artist – KEPCO Plaza 
	 Gallery Seoul, Korea

2002	 Flag Art Festival, Sangam Worldcup Stadium 
	 Seoul, Korea

2005	 Grassimesse Leipzig, Angewandte Kunst 
–2010

2005	 Inhorgenta in München
–2010

25.04 – 20.05.2007 Places: Positionen zeitgenössischer 
Angewandter Kunst in Europa, Ausstellung der Burg 
Giebichenstein, Hochschule für Kunst und Design Halle, in 
Zusammenarbeit mit Think Tank - A European Initiative for 
Applied Arts

15.05 – 08.06 2008 Lehrende und Studierende des Hiko 
Mizuno College of Jewelry Tokyo und der Schmuckklasse Burg 
Giebichenstein, Hochschule für Kunst und Design Halle in Halle

25.07 – 29.07.2008 Ausstellung der Hochschule Tokio, Hiko 
Mizuno College of Jewelry, und der Schmuckklasse Burg 
Giebichenstein in Tokio

25.04 – 23.08.2009 Albrechtsburg Meissen. Schmuck aus 
dem Osten – Halle, Tokio und die Schmuckklasse Burg 
Giebichenstein

23.02 – 30.03.2008 Galerie Sofie Lachaert St.- Josefstraat 30 		
B-9140 Tielrode / Belgien

14.05 – 8.06.2008 Galerie im Volkspark

24.07 – 30.07.2008 Hiko Mizuno College of Jewelry Tokio

26.06 – 24.08.2009 RRH Stipendium für Goldschmiede und 
Schmuckdesigner, Ausstellung im Museum Pforzheim

09.2011 Galerie Marzee in der Galerie Marzee, Lage Markt 3, 
NL 6511 VK Nijmegen, Niederlande

03.2012 Bayerischer Kunstgewerbeverein in München

05.2012 Ausstellung Graduiertenförderung, Galerie Volkspark 
in Halle

05.2012 Ausstellung sonderfART FILSER&GRÄF, Galerie für 
Kunst und Design, München

  Preise und Ausstellungen

2000	 Busan Art Contest 

2000 	 Mudeung Art Contest 

2000	 Silla Art Contest (Korea) / Sonderpreis

2001	 Art of New Frontier Contest in Seoul (Korea) / 
	 Sonderpreis

03.	 Handwerkskammer für München und 
2007	 Oberbayern Talente 

2011	 Stipendium der Graduiertenförderung, Halle

2011	 BKV für Junges Kunsthandwerk Finalisten
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