
EXiS 2017
Experimental
Film & Video Festival 
in Seoul 
& 
in Suncheon

서울국제실험영화페스티벌
지역협력상영
예술공간돈키호테
프로그램

2017.8.3(thu) - 8.5(sat)



2

EXiS 2017
Experimental
Film & Video Festival 
in Seoul 
& 
in Suncheon

서울국제실험영화페스티벌
지역협력상영
예술공간돈키호테
프로그램



3

국내 유일의 실험영화축제로 자리하고 있는 서울국제실험영화페스티벌(EXIS)이 올해로 
14회를 맞이했다.  7월 13일 개막프로그램을 시작으로 7월 20일까지 서울의 시네마테크 
KOFA(한국영상자료원)과 아트선재센터에서 열린다.  
순천의 예술공간 돈키호테에서는 8월 3일부터 5일까지 총 3일간 일부 상영프로그램이 열린다. 
순천 상영회에서는 국제경쟁, 인디비주얼, 아시아포럼, 회고전, 기획프로그램 가운데 9개 섹션의 
프로그램만을 편성하여 총 25명 감독의 작품 30편이 상영된다. 

올해 엑시스에 소개된 프로그램의 주요 특징에는 영화를 둘러싼 집요한 연구작업과 방법론이 
돋보인다. 1904년부터 2015년 사이 제작된 영화속에서 기차의 도착장면만을 모아 엮은 톰 
앤더슨의 <기차의 도착>, 기존 영화사에서 언급하지 않았던 영화감독 세르게이 에이젠슈타인의 
동성애적 레퍼런스를 검토한 마크 라파포트의 <세르게이>, 중국 문화 대혁명 기간 동안 60편 
이상의 영화에서 발췌한 디 후의 <엑스터시>, 미국 일리노이 주의 지역사를 11편의 우화를 통해 
접근한 데보라 스트래트먼의 <일리노이의 우화>, 헐리우드 블랙리스트에 관해 다년간 연구한 톰 
앤더슨이 노엘 비치와 협업한 <레드 헐리우드> 그리고 ‘필리핀 영화의 구세주’로 불린 켈소 아드벤토 
카스티요가 1980년대 촬영한 미완의 35mm 필름을 복원해 재탄생시킨 존 토레스의 <피플파워 
폭탄선언:베트남 장미의 일기>가 대표적이다.  이들 작품 중 <레드 헐리우드>를 제외하고 순천 
상영이 예정되어 있다.
그리고, 회고전 EX-Retro에 소개된 일본 독립영화 감독 카나이 카츠의 1970년작 <굿-바이 Good-
bye>를 주목한다. <굿-바이>는 그의 ‘미소짓는 은하계 삼부작’ 중 두 번째 작품으로,  일본과 
한국에서 촬영되었다. 이 작품이 제작된 1970년 당시 일본과 한국의 정치상황과 맡물려 다소 
황당하고 독특한 로드 무비가 전개되는데, 1970년 한국의 다양한 공간들이 영화 배경에 노출되는 
모습을 볼 수 있다.

이밖에 홍콩의 실험영화감독 린다 라이의 도시연구에 기반한 작품들, 아시아 포럼-대만 
프로그램으로 기획된 “디지털 브레이크”(왕 원-츠 큐레이팅), 베이징을 기반으로 활동하는 중국의 
실험영화감독이자 노이즈 음악가 샌디 딩의 2006년부터 2014년까지 변화되는 세 작품이 순천 
상영을 기다리고 있다.
별도로, 지역협력상영관인 부산의 모퉁이극장에서는 7월 22일 토요일, 본상영에서 소개되지 않았던 
샌프란시스코 시네마테크 연례 페스티벌 프로그램인 <크로스로드 CROSSROADS>의 일부 작품을 
상영하고, 더불어 아티스틱 디렉터인 스티브 폴타가 방문해 이야기를 나누는 자리가 마련되었다. 
관심 있는 분들의 부산 방문을 적극 권한다.

2017년 서울국제실험영화페스티벌(EXIS)의 프로그램을 기획한 무빙이미지포럼의 노고와 
지역협력상영 관련 여러가지 도움에 깊은 감사를 전한다.

순천과 인근 지역에 관심 있는 분들의 많은 관람이 있었으면 한다.

2017. 7. 
예술공간 돈키호테 
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우리시대 가장 영향력있고 위대한 영화감독인 세르게이 
에이젠슈타인은 조형미술에도 빼어난 재능을 가지고 있었다. 
그는 수천 장이 넘는 놀랄만한 드로잉 작품을 남겼고, 
외부에 전혀 공개되지 않은 자신만의 즐거움을 위한 수 
백여장의 동성애적 그림을 그렸다. 이 비디오 에세이에서는 
에이젠슈타인의 영화 속에서 그간 전혀 언급하지 않았던 
동성애적 레퍼런스를 면밀히 검토한다.

Sergei Eisenstein, one of the greatest and most 
influential filmmakers of all time, was also a 
brilliant plastic artist. His thousands and thou-
sands of drawings are superb—as are the hun-
dreds of homoerotic drawings he made for his 
own amusement, never meant for publication. 
In this video, the homoerotic references in 
Eisenstein’s films are examined and explored 
in ways they have never before.

세르게이 
Sergei / Sir Gay

마크 라파포트

마크 라파포트는 60년대와 70년대 초에 
몇 편의 단편영화를 찍고 난 후에 70년대 
5편의 장편 영화-«가벼운 관계»(1973), 
«모차르트의 사랑»(1975), «로컬 
컬러»(1977), «경치 좋은 길»(1978), 
«사기꾼»(1979)-를 찍었다. 그리고 
1985년에는 «체인 레터스»를 찍었다. 
«경치 좋은 길»은 영국영화협회의 
서덜랜드 상을 수상했다. 1990년대에 
라파포트는 비디오 작업을 시작하여 
«우편엽서»(1990), «록 허드슨의 
홈무비»(1992), «야간 경관»(1993), 
«진 세버그의 일기에서»(1995), 
«실버 스크린/컬러 미 라벤더»(1997), 
«존 가필드»(2002)을 만들었다. 
라파포트는 또한 20여년 간 소설가이자 
영화평론가로도 활동하였다. 그는 또한 
포토몽타주 작업을 하면서 뉴욕, 스페인, 
로테르담, 낭트, 파리 등에서 전시를 하기도 
하였다. 그는 현재 파리에서 살고 있다.

마크 라파포트 Mark Rappaport

marrap@noos.fr 

France / 2016 / Color, B&W / Stereo  
35min 36sec / HD

Mark Rappaport
Mark Rappaport, after making more than a half 
a dozen shorts in the 60s and early 70s, made 
5 features in the 70s— Casual Relations(1973), 
Mozart in Love(1975), Local Color(1977), The 
Scenic Route(1978) and Impostors(1979). The 
Scenic Route followed in 1985. The Scenic 
Route won The British Film Institute’s Sutherland 
Award as “the most imaginative and innovative 
film of the year.” In the 90s, Rappaport began 
working in video with Postcards(1990) a video 
narrative. Rock Hudson’s Home Movies(1992), 
Exterior Night(1993) – another experimental 
video narrative, From the Journals of Jean 
Seberg(1995), The Silver Screen/Color 
Me Lavender(1997) and the short, John 
Garfield(2002) followed. Rappaport has been 
writing fiction and essays about films for 
over twenty years. Rappaport also makes 
photomontages and has exhibited in New York, 
Spain, Rotterdam, Nantes and Paris. Rappaport 
lives in Paris.

 EX-NOW 1
상영정보 : 2017년 8월 4일(금) 오후 3시  (95min)

세르게이 Sergei / Sir Gay
마크 라파포트 Mark Rappaport 
France | 2016 | Color, B&W | Stereo | 35min 36sec | HD

우리시대 가장 영향력있고 위대한 영화감독인 세르게이 에이젠슈타인은 조형미술에도 빼어난 
재능을 가지고 있었다. 그는 수천 장이 넘는 놀랄만한 드로잉 작품을 남겼고, 외부에 전혀 공개되지 
않은 자신만의 즐거움을 위한 수 백여장의 동성애적 그림을 그렸다. 이 비디오 에세이에서는 
에이젠슈타인의 영화 속에서 그간 전혀 언급하지 않았던 동성애적 레퍼런스를 면밀히 검토한다.

마크 라파포트는 60년대와 70년대 초에 몇 편의 단편영화를 찍고 난 후에 70년대 5편의 장편 영화-«가벼운 
관계»(1973), «모차르트의 사랑»(1975), «로컬컬러»(1977), «경치 좋은 길»(1978), «사기꾼»(1979)-를 찍었다. 
그리고 1985년에는 «체인 레터스»를 찍었다. «경치 좋은 길»은 영국영화협회의 서덜랜드 상을 수상했다. 
1990년대에 라파포트는 비디오 작업을 시작하여 «우편엽서»(1990), «록 허드슨의 홈무비»(1992), «야간 
경관»(1993), «진 세버그의 일기에서»(1995), «실버 스크린/컬러 미 라벤더»(1997), «존 가필드»(2002)을 
만들었다. 라파포트는 또한 20여년 간 소설가이자 영화평론가로도 활동하였다. 그는 또한 포토몽타주 작업을 
하면서 뉴욕, 스페인, 로테르담, 낭트, 파리 등에서 전시를 하기도 하였다. 그는 현재 파리에서 살고 있다.
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이 작품은 내게 선물과도 같았다. 난 어떤 주장이나 자질구레한 
설명도 하지 않았다. «기차의 도착»은 나의 이전 작품인 
«우리가 한때 가졌던 생각»(2015)에서 비롯되었는데, 당시 
편집 과정에서 들어내면서 무척이나 후회했던 한 장면이 
있었다. 그것은 오즈 야스지로의 «외아들»(1936)에서 
동경역에 기차가 들어오는 장면이었다. 그래서 나는 그 
이미지에 관한, 기차의 도착 장면을 모아 하나의 선집을 
만들고자 결심했다. 영화는 1904년부터 2015년 사이 영화 
속에서 기차가 등장하는 26개의 장면으로 구성된다. 작품은 
단순한 연속 구조를 가지는데 처음 절반은 흑백 장면이고 
나머지는 컬러 장면으로 이루어진다. 일본의 기차역에 
기차가 도착하는 첫 장면과 마지막 장면은 로우 앵글로, 
«외아들»에서 가져온 첫 장면에서 기차는 오른쪽으로 그리고 
마지막 장면에서는 왼쪽을 향한다. 고속 열차가 증기 기관차로 
대치되고, 물론 이 두개의 장면은 최초의 기차에 관한 영화인 
뤼미에르 형제의 «라 시오타 역에 도착하는 열차»(1895)를 
떠올리게 한다. 오랜 시간이 지나서야, 물론 내 원래 의도는 
아니었지만 난 또 다른 구조 영화를 만들게 되었다. 

- 톰 앤더슨

This film was a gift to me. I make no claims for 
it, nor do I offer any apologies. It comes from 
work on The Thoughts That Once We Had. 
There was one shot we had to cut whose loss 
I particularly regretted. It was a shot of a train 
pulling into Tokyo station from Ozu’s The Only 
Son. So I decided to make a film around it, an 
anthology of train arrivals. It comprises 26 
scenes or shots from movies, 1904-2015. It has 
a simple serial structure: each black & white 
sequence in the first half rhymes with a color 
sequence in the second half. Thus the first 
shot and the final shot show trains arriving at 
stations in Japan from a low camera height. In 
the first shot (The Only Son), the train moves 
toward the right; in the last shot, it moves 
toward the left. A bullet train has replaced a 
steam locomotive. These two shots, of course, 
suggest the first train film, August and Louis 
Lumière’s L’Arriivée d’un train en gare de La 
Ciotat. So after all these years, I’ve made an-
other structural film, although that was not my 
original intention.

- Thom Andersen

기차의 도착 
A Train Arrives at the Station

톰 앤더슨

톰 앤더슨은 영화감독이자, 비평가, 교수다. 
현재 캘리포니아 예술대학에서 영화이론과 
역사를 가르치고 있으며 뉴욕주립대와 
오하이오 주립대학에서 강의를 하기도 
했다. 60년대 초반 로스앤젤레스 
필름포럼에서 프로그래머로 활동했으며 
그의 작품은 밴쿠버 영화페스티벌에서 
2003년 최고의 다큐멘터리 상을, 2004년 
빌리지 보이스에서 그해의 다큐멘터리로 
선정되기도 했다.

톰 앤더슨 Thom Andersen

distribution@lux.org.uk

USA / 2016 / Color, B&W / Stereo / 15min / HD

Thom Andersen
Thom Andersen (born 1943, Chicago) is a 
filmmaker, film critic, and teacher. He currently 
teaches film theory and history at the California 
Institute of the Arts, and has previously taught 
at SUNY Buffalo and Ohio State University. 
He has also been the programmer for LA 
Filmforum in Los Angeles during the late 90s. 
His more recent work, including Los Angeles 
Plays Itself, has taken its cues from formalism. 
The film won the National Film Board Award 
for Best Documentary at the 2003 Vancouver 
International Film Festival, was voted best 
documentary of 2004 by The Village Voice 
Critic’s Poll, and was voted one of the Top Ten 
Films of the Decade by critics at Cinema Scope.
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기차의 도착 A Train Arrives at the Station
톰 앤더슨 Thom Anderson
USA | 2016 | Color, B&W | Stereo | 15min | HD

이 작품은 내게 선물과도 같았다. 난 어떤 주장이나 자질구레한 설명도 하지 않았다. «기차의 
도착»은 나의 이전 작품인 «우리가 한때 가졌던 생각»(2015)에서 비롯되었는데, 당시 편집 과정에서 
들어내면서 무척이나 후회했던 한 장면이 있었다. 그것은 오즈 야스지로의 «외아들»(1936)에서 
동경역에 기차가 들어오는 장면이었다. 그래서 나는 그 이미지에 관한, 기차의 도착 장면을 모아 
하나의 선집을 만들고자 결심했다. 영화는 1904년부터 2015년 사이 영화 속에서 기차가 등장하는 
26개의 장면으로 구성된다. 작품은 단순한 연속 구조를 가지는데 처음 절반은 흑백 장면이고 
나머지는 컬러 장면으로 이루어진다. 일본의 기차역에 기차가 도착하는 첫 장면과 마지막 장면은 
로우 앵글로, «외아들»에서 가져온 첫 장면에서 기차는 오른쪽으로 그리고 마지막 장면에서는 
왼쪽을 향한다. 고속 열차가 증기 기관차로 대치되고, 물론 이 두개의 장면은 최초의 기차에 관한 
영화인 뤼미에르 형제의 «라 시오타 역에 도착하는 열차»(1895)를 떠올리게 한다. 오랜 시간이 
지나서야, 물론 내 원래 의도는 아니었지만 난 또 다른 구조 영화를 만들게 되었다.
- 톰 앤더슨 

톰 앤더슨은 영화감독이자, 비평가, 교수다.현재 캘리포니아 예술대학에서 영화이론과 역사를 가르치고 있으며 
뉴욕주립대와 오하이오 주립대학에서 강의를 하기도 했다. 60년대 초반 로스앤젤레스 필름포럼에서 프로그래머로 
활동했으며 그의 작품은 밴쿠버 영화페스티벌에서 2003년 최고의 다큐멘터리 상을, 2004년 빌리지 보이스에서 
그해의 다큐멘터리로 선정되기도 했다.

 EX-NOW 1
상영정보 :  8월 4일(금) 오후 3시
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엑스터시 Ecstasy
디 후 Di Hu
China | 2017 | Color, B&W | Stereo | 12min 44sec | HD

이렇게 고른 영화에서 찾아낸 음악, 언어, 시선, 몸짓과 상황에 의해 물리적으로 재현된 (루이 
알튀세르가 말하는)이데올로기적 호명의 순간을 집중적으로 연구했다. 이러한 요소들 중에서 가장 
근본이 되는 것은 ‘언어’이기 때문에, 가급적 다른 외국어 자막을 넣지 않으려 했다. 영화의 최소 
단위가 되는 장면을 가급적 원래의 길이로 유지하고자 했는데 이는 우리가 비판적 주제를 다룸에 
있어서 장면이 가지고 있는 완전함을 유지하는 것이 최소한의 도덕을 유지하는 방식이라고 생각하기 
때문이다.
«엑스터시»는 특정한 줄거리나 의미를 갖지는 않는다. 광범위한 장면들에서 가져온 다층적 상징과 
의미가 이 영화에서는 서사를 대신한다. 여러 다른 영화의 음악들이 갖는 유사점, 빛나는 극적인 
시선(크나큰 즐거움에 압도된 감정을 빨아들이는 듯한, 엑스터시란 제목은 여기에서 가져온 것이다.), 
반복된 단어(마오 주석와 같은), 비인간적 몸짓(인물의 머리를 높여 돌아보는 등), 눈물을 흘리는 
얼굴, 엑스터시의 전송 매체가 되는 상징적인 사물들(바늘, 스패너, 그리고 사과), 그리고 과장된 필름 
기법들(클로즈업과 줌인)이 그러한 요소들이다. «엑스터시»는 연작의 첫 번째 작품이며, 특정 시기의 
영화에 대한 재발견 일뿐만 아니라 영화를 통해 말하여지는 역사에 대한 성찰이기도 하다.
나는 내 스스로를 영화 예술가로 간주하지만, 내게 “영화”는 너무나 거대한 것이어서 스스로가 어떤
예술가인지에 대해 파악할 수 없게 만든다. 대신에 난 스스로를 “비디오 예술가”로 간주한다. 내 
교육적 배경과 예술적 태도가 영화에서 비롯되었음에도 불구하고 말이다. 비디오는 더 사적이고 
영화보다 덜 지배적인 매체이다. 그것은 탐색하고 자기성찰의 도구인 연구 방법과도 같다. 나는 비토 
아콘치의 단순 명료함이나 무한한 반복 뒤에 얻어지는 앤디 워홀의 숭고함 같은 것을 성취하고자 
한다. 물론 하룬 파로키의 합리성은 내게 있어 도달 불가능한 예외적인 것이다. 이것이 비디오가 내게 
가르쳐 준 것이다. 물론 영화는 내 언어이다. 난 영화의 렌즈를 통해 모든 것을 실행하고 사진이라는 
매체로 작업을 한다. 그러면서도 내게 오직 단 하나의 이미지를 재현하는 것은 불가능한 일인데, 
사진은 단 하나의 이미지를 표현한다. 나는 스틸 컷이든 영상이든 상관없이 영화가 그러하듯 이미지 
사이의 의미 관계를 다루는데 흥미를 갖고 있다. 이때, 실재와의 연관성에서 영화로 기울게 되었다.
영화는 실재에 도달하는 나만의 방법이다. 작품들은 이미 실재 안에 존재하고 있으며, 작가의 작업은 
그 작품들을 찾아내서 정직하게 제시하는 것이고, 이는 마치 마르셀 뒤샹이 레디-메이드를 찾아내는 
것과 마찬가지다.

디 후는 1982년 중국 저장성에서 태어났으며 저장성 대학에서 중국 문학을 공부했다. 이후 프랑스에서 영화를 
공부했다. 중국으로 돌아온 이후 프리랜서 영화평론가이자 영화연구자가 되었다. 그는 안체 에만과 하룬 파로키가 
기획한 워크숍에 참가한 이후 2014년 부터 단편영화를 만들기 시작했다. 이후 그가 만든 작품은 유럽을 중심으로 
여러 페스티벌에 소개되었다

 EX-NOW 1
상영정보 :  8월 4일(금) 오후 3시
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디 후

디 후는 1982년 중국 저장성에서 
태어났으며 저장성 대학에서 중국 문학을 
공부했다. 이후 프랑스에서 영화를 
공부했다. 중국으로 돌아온 이후 프리랜서 
영화평론가이자 영화연구자가 되었다. 
그는 안체 에만과 하룬 파로키가 기획한 
워크숍에 참가한 이후 2014년 부터 단편 
영화를 만들기 시작했다. 이후 그가 만든 
작품은 유럽을 중심으로 여러 페스티벌에 
소개되었다

Di Hu
Born in 1982, in Zhejiang, China. He studied 
Chinese Literature at Zhejiang University 
before going on to study cinema at several 
universities in Paris, France. Upon returning to 
China, he became a freelance film critic and a 
film scholar. He started making short films in 
2014 after attending the Workshop ‘Labour In 
A Single Shot’ curated by Antje Ehmann and 
Harun Farocki. Since then, his works have been 
screened and exhibited in major international 
art events such as Stuttgarter Filmwinter, 8th 
Cairo Video Festival, Dallas Medianale, Filmideo 
2017 in Index Art Center, Newark, 13th Athens 
Digital Arts Festival and Images Contre Nature 
- Festival International de Vidéo Expérimentale, 
etc.

course the exceptional rationality of Harun 
Farocki is an unattainable ideal for me. That’s 
what video taught me. Basically, cinema is my 
language. I do everything through the lens of 
cinema, even when I am working through the 
medium of photography. It is impossible for 
me to present only one image. Presenting one 
image is photography. I would prefer to take 
one image and add another one alongside it 
and still more underneath or above in order to 
form an atlas. What I am interested in is the 
relationship and the meaning between the 
images. That’s cinema, regardless of whether 
the images are still or in motion. My connec-
tion to reality makes me inclined to the cine-
ma. Cinema is my way of approaching reality. 
As the works already exist in reality, the work of 
the artist is merely to find them and to present 
them honestly, like Marcel Duchamp picking 
the ready-mades.
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카메라 위협 CAMERA THREAT
베른트 뤼첼러 Bernd Lützeler 
Germany | 2017 | Color, B&W | Stereo | 29min | HD

자막도 없고 영상도 사운드도 잘 재생되지 않는 낡은 비디오테이프를 통해 인도 영화를 처음 접하게 
되었다. 이후 인도 대중 영화에 드러난 시공간과 장르의 불일치성에 매료되었다. ‘맛살라 정칙’이라 
알려진 일련의 서사적 형태는 하나의 이야기 구조 속에 여러 영화 장르를 한데 엮어, 논리성보다는 
관객을 우선시한다. 사랑 혹은 가족 이야기는 액션 장면, 낭만적 노래, 우스꽝스러운 작은 에피소드, 
멜로드라마 그리고 틀에 박힌 춤과 같은 것들에 의해 간섭받는다. 난 항상 이러한 거칠고 원시적인 
하지만 흥미로운 영화 구조를 실험적으로 다루고 싶었다. 하지만 이 생각을 실현하기까지 15년의 
시간이 걸렸다. 그러다 뭄바이 여행에서 수집한 많은 재료와 파운드 푸티지, 그리고 생각이 
구체화되면서 맛살라에 대한 실험을 하기에 충분한 준비가 되었다. 모든 잡다한 필름과 비디오의 
파편은 스크린 위에서 하나가 될 것이다.
이전의 영화 프로젝트를 진행할 때 16mm 또는 35mm 필름을 사용하며 뭄바이의 영화 현상소의
테크니션들과 함께 일했다. 그리고 지금, 이 새로운 프로젝트를 위해 그들과 다시 일하기로 
결심했지만 본격적으로 일에 착수하자마자 영화 현상소 대부분이 사업을 포기하거나 곧 영원히 
문을 닫을 처지에 놓여 있다는 것을 알게 되었다. 더 심하게는 매일 사무실에 앉아 전화기만 
바라보는 경우도 있었다. 그러다 한 곳과 함께 일을 시작하게 되었지만 사실상 내가 마지막 고객이나 
다름없었다. 영화 산업의 전 세계적 디지털화는 마침내 뭄바이에 이르게 되었으며 난 그 사실을 
내 영화의 개념의 일부로 받아들였다. 나는 이미 모든 종류의 아날로그와 디지털 포맷을 혼합하여 
프로젝트를 진행하고 있었기 때문에 이를 영화 서사의 혼종성에 대한 맛살라 실험으로까지 
확장시켰다. 영화 상영에 있어서도 디지털과 35mm 영사기를 나란히 놓고 한데 상영하고, 결국 두 
개의 빛의 원뿔은 스크린 위에서 하나가 된다. - 베른트 뤼첼러

베른트 뤼첼러는 1967년 뒤셀도르프 출생으로 베를린과 뭄바이를 오가며 활동하는 영화감독이자 예술가이다. 
그는 무빙 이미지 제작 기술과 표현을 형태와 지각의 문제와 관련시키는 작품을 제작해 왔다. 짧은 영화 파편들, 
파운드 푸티지, DIY 기술은 그의 영화에 있어 핵심이자 영화를 확장시키는 요소이다. 그의 뭄바이 여행은 종종 
대중적 인도 영화와 텔레비전의 미학에 대한 그의 
지난 관심을 증폭시키는 계기가 되었다. 그는 현재 
예술가가 운영하는 필름 현상소인 라보베를린의 
운영자로 활발히 활동하고 있으며, 그의 작품은 
퐁피두센터, 로테르담 영화제, 샌프란시스코 
시네마테크, 뉴욕 필름 페스티벌 프로젝션, 베를린 
필름 페스티벌 등 다양한 예술 공간과 영화제에서 
소개되었다.
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베른트 뤼첼러

베른트 뤼첼러는 1967년 뒤셀도르프 
출생으로 베를린과 뭄바이를 오가며 
활동하는 영화감독이자 예술가이다. 
그는 무빙 이미지 제작 기술과 표현을 
형태와 지각의 문제와 관련시키는 작품을 
제작해 왔다. 짧은 영화 파편들, 파운드 
푸티지, DIY 기술은 그의 영화에 있어 
핵심이자 영화를 확장시키는 요소이다. 
그의 뭄바이 여행은 종종 대중적 인도 
영화와 텔레비전의 미학에 대한 그의 지난 
관심을 증폭시키는 계기가 되었다. 그는 
현재 예술가가 운영하는 필름 현상소인 
라보베를린의 운영자로 활발히 활동하고 
있으며, 그의 작품은 퐁피두센터, 로테르담 
영화제, 샌프란시스코 시네마테크, 
뉴욕 필름 페스티벌 프로젝션, 베를린 
필름 페스티벌 등 다양한 예술 공간과 
영화제에서 소개되었다.

Bernd Lützeler
Bernd Lützeler (1967, Düsseldorf) lives and 
works as an artist and filmmaker between 
Berlin and Mumbai. In his works he explores 
techniques of moving image production and 
presentation in relation with their form and 
perception. Loops, found footage and jugaad 
(diy) technologies are an integral part of his 
films and expanded cinema works. His travels 
to Mumbai have had a strong impact on his 
work that often looks into the aesthetics of 
popular Indian cinema and television within 
the urban context. His films have been shown 
at venues and festivals worldwide, including 
the Centre Pompidou, Rotterdam Film Festival, 
San Francisco Cinematheque, Views from the 
Avant-Garde and many more. Bernd is an active 
member of the artist-run analogue filmlab 
LaborBerlin.
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혜성을 뜻하는 중세 용어에서 따온 제목의 이 작품은 
LA 중고품 가게에서 발견한 두 장의 파노라마 사진에서 
시작되었다. 이 사진은 프리메이슨 소속 단체인 동방의 별단의 
집회를 찍은 것이다. 첫 번째 사진은 만찬 사진으로 참가자들은 
카메라를 바라보고 있다. 두 번째 사진은 의식을 거행하는 
장면을 찍은 것으로 모두가 예복을 입고 카메라가 아닌 무대를 
바라보고 있다. 무대 위에는 한 사람이 서서 나머지 사람들을 
바라보고 있다. 모두가 다음 순간을 기대하면서 정지해 있다.
사진들의 여러 부분들을 보여주면서 이 작품은 원래의 행사를 
드러내는 동시에 왜곡시킨다. 사진들을 보고 있으면 일상의 
경험을 초월하는 무언가가 일어나기를 기다리는 시선이 
느껴진다. 그리고 그 무언가는 일어난다. 자연은 스스로를 다시 
드러내고, 인물들은 이중으로 겹쳐 보이는 동시에 흔들리고 
떠오르면서, 이멀전에 비친 삶으로부터 탈출하려고 한다. 
그리고 황홀감은 인쇄된 세계 너머로 확장되는 것 같다.

Flowers of the Sky  (a medieval term for com-
ets) draws on two panoramic photographs, 
found in a Los Angeles thrift shop, that depict 
a gathering of members of the Eastern Star, a 
Masonic order.  In the first photograph, taken 
at a banquet meal, the participants are seated 
at tables and facing the camera.  In the second 
photograph everyone is dressed in ritual robes, 
looking away from the camera and toward a 
stage. A single figure stands there, centered 
on this platform, and faces them. Everyone is 
suspended, expectant.

Through isolating parts of the photographs 
and highlighting the different groupings of 
the Eastern Star members, Flowers of the 
Sky  reveals and obscures the original events.  
There is a sense, looking at the photographs, 
of watching and waiting for something to hap-
pen, something beyond the experience of daily 
life. And something does. Nature reasserts 
herself, the figures double, vibrate, and rise, 
trying to escape their emulsive lives, suggest-
ing a rapture that extends beyond their printed 
world.

 

하늘의 꽃 
Flowers of the Sky

재니 가이저 Janie Geiser

janiegeiser2@gmail.com

USA / 2016 / B&W, Color / Stereo / 9min 12sec 
HD

재니 가이저

재니 가이저는 퍼포먼스, 영화, 설치작품과 
시각 예술 등 다양한 분야에서 활동하는 
작가다. 그의 작품은 버려진 이미지와 
사물들의 맥락을 되찾고, 인위성을 
포용하면서, 정지된 시간에 대한 감각을 
되살리는 것에 초점을 맞춘다. 미국 
아방가르드 인형극의 선구자 중 한 
사람으로 그는 사물과 인형, 그리고 영사를 
결합해 혁신적이고 최면적인 퍼포먼스와 
설치 작품을 선보이고 있다. 그녀의 
작품은 워커아트센터, 레드캣 등에서 
소개되었으며 뉴욕현대미술관, 캘리포니아 
예술대학 등에 소장되었다. 지난 필름 
코멘트가 선정한 10년 사이 제작된 
10편의 실험영화에 선정된 «네 번째 
시계»(2000)는 아카데미 필름 아카이브 
복원작으로 선정되기도 했다.

Janie Geiser
Janie Geiser is a multidisciplinary artist whose 
practice includes performance, film, installation, 
and visual art. Geiser’s work is known for its 
recontextualization of abandoned images and 
objects, its embrace of artifice, and its sense 
of suspended time. One of the pioneers of the 
renaissance in American avant-garde puppet 
theater, Geiser creates innovative, hypnotic 
performances and installations that integrate 
performing objects, puppets, and projection. Her 
work has been presented at The Public Theater, 
St. Ann’s Warehouse, Redcat, The Walker Art 
Center, and other venues. Geiser’s work has been 
recognized with the Doris Duke Artist Award, a 
Guggenheim Fellowship, an OBIE Award, and funding 
from Creative Capital, the Rockefeller Foundation, 
NEA, Center for Cultural Innovation, MapFund, and 
others. Geiser’s films are in the collections of MOMA, 
The NY Public Library’s Donnell Media Center, 
CalArts, and others. Her film The Red Book is part of 
the National Film Registry of the Library of Congress. 
The Academy of Motion Pictures Archive has 
selected her work for preservation, and The Fourth 
Watch (2000) was selected by Film Comment as one 
of the top ten experimental films of the past decade.
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 EX-NOW 3
2017년 8월 3일(목) 오후 3시 (77min) 

하늘의 꽃 Flowers of the Sky
재니 가이저 Janie Geiser
USA | 2016 | B&W, Color | Stereo | 9min 12sec | HD

혜성을 뜻하는 중세 용어에서 따온 제목의 이 작품은 LA 중고품 가게에서 발견한 두 장의 파노라마 
사진에서 시작되었다. 이 사진은 프리메이슨 소속 단체인 동방의 별단의 집회를 찍은 것이다. 첫 번째 
사진은 만찬 사진으로 참가자들은 카메라를 바라보고 있다. 두 번째 사진은 의식을 거행하는 장면을 
찍은 것으로 모두가 예복을 입고 카메라가 아닌 무대를 바라보고 있다. 무대 위에는 한 사람이 서서 
나머지 사람들을 바라보고 있다. 모두가 다음 순간을 기대하면서 정지해 있다.
사진들의 여러 부분들을 보여주면서 이 작품은 원래의 행사를 드러내는 동시에 왜곡시킨다. 사진들을 
보고 있으면 일상의 경험을 초월하는 무언가가 일어나기를 기다리는 시선이 느껴진다. 그리고 
그 무언가는 일어난다. 자연은 스스로를 다시 드러내고, 인물들은 이중으로 겹쳐 보이는 동시에 
흔들리고 떠오르면서, 이멀전에 비친 삶으로부터 탈출하려고 한다. 그리고 황홀감은 인쇄된 세계 
너머로 확장되는 것 같다.

재니 가이저는 퍼포먼스, 영화, 설치작품과 시각예술 등 다양한 분야에서 활동하는 작가다. 그의 작품은 버려진 
이미지와 사물들의 맥락을 되찾고, 인위성을 포용하면서, 정지된 시간에 대한 감각을 되살리는 것에 초점을 
맞춘다. 미국 아방가르드 인형극의 선구자 중 한 사람으로 그는 사물과 인형, 그리고 영사를 결합해 혁신적이고 
최면적인 퍼포먼스와 설치 작품을 선보이고 있다. 그녀의 작품은 워커아트센터, 레드캣 등에서 소개되었으며 
뉴욕현대미술관, 캘리포니아 예술대학 등에 소장되었다. 지난 필름 코멘트가 선정한 10년 사이 제작된 10편의 
실험영화에 선정된 «네 번째 시계 The Fourth Watch»(2000)는 아카데미 필름 아카이브 복원작으로 선정되기도 
했다.
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우선 난 이 작품을 여성 영화로 범주화한다. 이를 통해 삶과 
작품 그리고 두 세대 여성의 사랑의 차이를 통해 내 어머니와 
건강하고 소통 가능한 관계를 구축하고자 했다. 하지만 
이데올로기적 무게감의 증가와 여러 요소가 쌓여 나가면서 난 
차이가 사실상 불가역적인 것임을 깨달았다. 대부분의 시간 
동안 우리는 서로의 일에 치여 각자의 외로움을 무시했다. 
어머니의 암은 극도의 부정적 에너지와 먼지투성이의 기억을 
일깨 웠고, 치료를 받는 동안 우리는 정신적 회복이 필요했다. 
이런 상황이 이 작품을 만들게 된 시발점이다. 이 과정을 
특별한 사건이나 해석으로 표현하거나 설명하기는 힘들다. 
결국 난 내 작품을 “자화상”에 가까운 영화로 범주화 할 
것이다. 이는 단순히 기억이나 회고가 아닌 내 스스로에 대한, 
마음의 관찰이고 외부 신체를 열어젖히는 과정이며 자신과의 
대화이다.

At first I will classify this film as a women’s 
movie and hope that I can discuss the differ-
ence between the life, work and love of two 
generations of women, so that I can build a 
healthy and communicative relationship with 
my mother. But with the increasing accumu-
lation of elements and the increase of ideo-
logical burden, I realized that the so-called 
difference is actually nonreversible  but most 
of the time we are so busy with our own affairs 
that we ignore such loneliness. Mother’s can-
cer wakes up too much negative energy and 
dust-laden memories. Along with mother’s 
treatment, we also need to have a mental 
recuperation. This is the original intent for me 
to create this film.  The process is difficult to 
explain and cannot be presented through spe-
cific events or interpretations. So, I will classify 
this film into a “self-portrait” kind of film. This 
is not just a memory and reflection but is the 
observation of heart, and to myself of me, is 
a process of opening the external body and is 
self-conversation.

25 

샤오 야오 

샤오 야오는 베이징 중앙미술학원을 
졸업했다. «25»는 2017년 
중국독립영화제에서 실험영화 부문 
수상작이며, 그녀의 영상과 설치는 
베이징의 여러 전시에 선보였다.

샤오 야오 Xiao Yao

184447723@qq.com

China / 2016 / Color / Stereo / 7min / HD

Xiao Yao
Xiao Yao graduated China Central Academy 
of Fine Arts (CAFA). 25 was awarded the best 
experimental work at China Independent Film 
Festival 2017 and participated in several group 
shows in Beijing.

 

 

25
샤오 야오 Xiao Yao
China | 2016 | Color | Stereo | 7min | HD

우선 난 이 작품을 여성 영화로 범주화한다. 이를 통해 삶과 작품 그리고 두 세대 여성의 사랑의 
차이를 통해 내 어머니와 건강하고 소통 가능한 관계를 구축하고자 했다. 하지만 이데올로기적 
무게감의 증가와 여러 요소가 쌓여 나가면서 난 차이가 사실상 불가역적인 것임을 깨달았다. 
대부분의 시간 동안 우리는 서로의 일에 치여 각자의 외로움을 무시했다. 어머니의 암은 극도의 
부정적 에너지와 먼지투성이의 기억을 일깨 웠고, 치료를 받는 동안 우리는 정신적 회복이 필요했다. 
이런 상황이 이 작품을 만들게 된 시발점이다. 이 과정을 특별한 사건이나 해석으로 표현하거나 
설명하기는 힘들다.
결국 난 내 작품을 “자화상”에 가까운 영화로 범주화 할 것이다. 이는 단순히 기억이나 회고가 아닌 
내 스스로에 대한, 마음의 관찰이고 외부 신체를 열어젖히는 과정이며 자신과의 대화이다.

샤오 야오는 베이징 중앙미술학원을 졸업했다. «25»는 2017년 중국독립영화제에서 실험영화 부문 수상작이며, 
그녀의 영상과 설치는 베이징의 여러 전시에 선보였다.

 EX-NOW 3
상영정보 :  8월 3일(목) 오후 3시
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한 여성이 목청 높여 고통스럽고 끝나지 않는 연설을 
한다. 시간이 지날수록 그녀의 마음을 흔드는 언어와 
집단 기억 속의 항구적 인상은 사람들을 더욱 압도한다. 
결국 이 연설은 오래된 멕시코 영화의 셀룰로이드 
필름이 찢겨 사라질 때 까지 지속된다.
 피터 체르카스키의 걸작 «빛과 사운드 장치를 
위한 입문»(2005)를 참조하여, 인그라비도스는 폭력 
특히 멕시코에서 폭력의 재현을 비판하기 위해 질문을 
던진다. 이 영화는 다음과 같은 질문에 답하려는 듯하다. 
나르코스가 그들의 폭력적 행위를 불법으로 녹화하여 
광범위하게 퍼지게 되었을 때 멕시코에서는 어떻게 
폭력이 재현되었는가? 우리가 재현의 영도를 가지게 
되었을 때 과연 어떻게 재현을 이어나갈 수 있을 것인가?

-  카를로스 에스콜라노

A woman raises her voice and gives a 
painful and endless speech, that with 
time becomes even more overwhelming 
because her words are heartbreaking and 
permanent impressions in the collective 
memory that stab with words an old 
Mexican film, a celluloid that is torn apart 
until its disappearance.

Taking as reference the film Instructions 
for a  Light and Sound Machine  (2005) by 
Peter Tscherkassky, the ingrávidos inquire 
about the diatribes of the representation 
of violence, specifically violence in Mexi-
co. This film seems to answer the follow-
ing questions: How is violence represent-
ed in Mexico when narcos themselves 
make snuff recordings of their atrocities 
that are then massively spread? How can 
we continue to represent when we have 
the degree zero of the representation, 
that is, its presentation? 

- Carlos Escolano

빛-소리 장치에 대한 인상 
IMPRESSIONS FOR A LIGHT AND SOUND MACHINE

컬렉티보 로스 인그라비도스 Colectivo los ingrávidos

colectivolosingravidos@gmail.com

Mexico / 2016 / B&W / Stereo / 6min 43sec / HD

컬렉티보 로스 인그라비도스

컬렉티보 로스 인그라비도스는 사회와 
대중에 대한 지각적 통제를 달성하기 
위한 시청각적 이데올로기를 효율적으로 
확산하기 위한 영화적 코포라티즘과 
텔레비전 미학의 시청각적 문법을 해체할 
필요성에서 출발했다.

Colectivo los ingrávidos
Colectivo los ingrávidos emerges from the 
necessity to dismantle the audiovisual grammar 
that the aesthetic of television and cinematic 
corporatism uses to effectively ensure the 
dissemination of audiovisual ideology through 
which it achieves social and perceptual control 
over the population.
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빛-소리 장치에 대한 인상 IMPRESSIONS FOR A LIGHT AND SOUND MACHINE
컬렉티보 로스 인그라비도스 Colectivo los ingrávidos
Mexico | 2016 | B&W | Stereo | 6min 43sec | HD

한 여성이 목청 높여 고통스럽고 끝나지 않는 연설을 한다. 시간이 지날수록 그녀의 마음을 흔드는 
언어와 집단 기억 속의 항구적 인상은 사람들을 더욱 압도한다. 결국 이 연설은 오래된 멕시코 영화의 
셀룰로이드 필름이 찢겨 사라질 때 까지 지속된다.
피터 체르카스키의 걸작 «빛과 사운드 장치를 위한 입문»(2005)를 참조하여, 인그라비도스는 폭력
특히 멕시코에서 폭력의 재현을 비판하기 위해 질문을 던진다. 이 영화는 다음과 같은 질문에 
답하려는 듯하다. 나르코스가 그들의 폭력적 행위를 불법으로 녹화하여 광범위하게 퍼지게 되었을 
때 멕시코에서는 어떻게 폭력이 재현되었는가? 우리가 재현의 영도를 가지게 되었을 때, 과연 어떻게 
재현을 이어나갈 수 있을 것인가? - 카를로스 에스콜라노

컬렉티보 로스 인그라비도스는 사회와 대중에 대한 지각적 통제를 달성하기 위한 시청각적 이데올로기를 
효율적으로 확산하기 위한 영화적 코포라티즘(cinematic corporatism)과 텔레비전 미학의 시청각적 문법을 
해체할 필요성에서 출발했다.

 EX-NOW 3
상영정보 :  8월 3일(목) 오후 3시
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아부 아마르가 온다 Abu Ammar is Coming
나임 모하이에멘 Naeem Mohaiemen
Bangladesh & Lebanon | 2016 | B&W, Color | Stereo | 6min | HD

1982년 매그넘의 사진작가가 찍은 사진은 
여로모로 수수께끼로 남았다. 아랍어 
신문들은 팔레스타인 해방 전선에 속했던 
방글라데시 전사들을 보여주는 증거라고 
주장했다. 기억의 빈 공간으로 깊이 들어가면 
침전물들로부터 제3세계 국제주의 운동의 
어두운 면을 보게 된다.
«그 젊은 남자는» 연작은 1970년대의 

급진주의 좌파 운동의 실패를 재조명한다. 주인공들은 종종 오인 받으며, 결국에는 문제가 되었던 
국가들에게 비극적인 결과를 안기는 “의도치 않은 트로이의 목마”가 되었다. 이러한 실패에도 
불구하고 작가는 여전히 국제주의적인 좌파 연대의 잠재성으로부터 희망을 다시 읽어낸다. 이 
연작의 1부 «연합적군»(2011)은 1977년 일본항공 472기 납치 사건의 협상 녹음테이프를 통해서 
재구성된다. 2부 «압산의 긴 하루»(2014)은 젊은 역사가의 관점에서 마르크스주의의 이데올로기에 
대한 오인의 문제를 다룬다. 3부 «다카역 최후의 인간»에서는 거꾸로 1975년 방글라데시에서 지하 
무장 마오주의 단체에 가담한 혐의로 구금되었던 네덜란드 기자 페터 쿠스터스의 행적을 추적한다. 
이 작품 «아부 아마르가 온다»에서 작가는 매그넘 사진가였던 크리스 스틸-퍼킨스의 사진 “PLO 
전사들”의 환영 속으로 들어간다.
불행히도 2015년에 세상을 뜬 페터 쿠스터스의 형상에서처럼 이 연작이 제기하는 질문들은 
개인적인 형식을 띤다. 유토피아적 희망 너머에서, 그리고 특히 사회주의 이념 내부에서 역사와 
경험의 무게에 맞서는 힘은 무엇인가? 이 끔찍한 시대에서 자신의 수많은 동지들과 달리 살아남게 된 
사람들이 고독 속에서 지내면서 남기는 기억이란 무엇인가? 그들은 오늘날 자신을 어떻게 기억하고 
있는가? 그들은 반혁명 직전에 자유의 마지막 순간에 러시아 혁명을 기록했던 존 리드와 같은 
존재인가? 생존자이자 목격자가 된다는 것은 무엇을 의미하는가? 인류세의 한 가운데에서 사회주의 
유토피아의 잔해를 살펴보는 인간은 어떤 사람인가?

나임 모하이에멘은 작가이자 시각예술가로 다카와 뉴욕에서 주로 작업을 하고 있다. 그는 짧은 글과 사진, 영화, 
그리고 기록물들을 사용하여 국경선과 전쟁, 그리고 남아시아인 정체성을 탐구한다. 2006년부터 그는 1970년대 
극좌 운동의 역사에 대한 작품을 만들고 있는데, 그 일부는 델리, 다카, 뉴욕, 런던 등지에서 상영되었다. 그의 글 
중에는 “힙합의 이슬람적 기원”, “이들은 예술가인데 누가 신경이나 쓰는가” 등이 있다. 두 지역을 오가면서 작업을 
하고 있는 작가는 또한 국내적으로는 권위주의적이며, 국제적으로는 이민자들의 한계지역에 위치한 방글라데시의 
모순적 위치를 탐구하는 운동 프로젝트를 조직하고 있다. 이 프로젝트의 결과물은 출판물과 블록의 형태로 
발표되고 있다. 그는 또한 컬럼비아 대학 인류학과 박사과정에 재학 중이다.

 EX-NOW 3
상영정보 :  8월 3일(목) 오후 3시
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나임 모하이에멘

나임 모하이에멘은 작가이자 시각예술가로 
다카와 뉴욕에서 주로 작업을 하고 
있다. 그는 짧은 글과 사진, 영화, 그리고 
기록물들을 사용하여 국경선과 전쟁, 
그리고 남아시아인 정체성을 탐구한다. 
2006년부터 그는 1970년대 극좌 운동의 
역사에 대한 작품을 만들고 있는데, 그 
일부는 델리, 다카, 뉴욕, 런던 등지에서 
상영되었다. 그의 글 중에는 “힙합의 
이슬람적 기원”, “이들은 예술가인데 
누가 신경이나 쓰는가” 등이 있다. 두 
지역을 오가면서 작업을 하고 있는 작가는 
또한 국내적으로는 권위주의적이며, 
국제적으로는 이민자들의 한계지역에 
위치한 방글라데시의 모순적 위치를 
탐구하는 운동 프로젝트를 조직하고 있다. 
이 프로젝트의 결과물은 출판물과 블록의 
형태로 발표되고 있다. 그는 또한 컬럼비아 
대학 인류학과 박사과정에 재학 중이다.

Naeem Mohaiemen
Naeem Mohaiemen (b. 1969) is a writer and 
visual artist working in Dhaka and New York. He 
uses essays, photography, film, and archives 
to explore borders, wars, and belonging in 
post-partition South Asia. Since 2006, he has 
worked on a history of the 1970s ultra-left (The 
Young Man Was…), chapters of which have 
shown at Kiran Nadar Museum, Delhi (2013); 
Bangladesh Shilpakala Academy, Dhaka (2012); 
Sharjah Biennial, UAE (2011); New Museum, 
New York (2011); and Frieze, London (2010). 
Naeem’s essays include “Islamic roots of Hip-
Hop” (Sound Unbound, MIT Press), “Live true 
life or die trying” (Visual Culture Reader, 3rd 
Ed., Routledge), and “These guys are artists 
and who gives a shit” (System Error: War is a 
force that gives us meaning, Silvana). Working 
between two countries, Naeem also organizes 
activist projects that explore the contradictions 
of Bangladeshis inhabiting liminal migrant lives 
overseas, and majoritarian (and authoritarian) 
roles in their own country. This work includes 
the edited anthology Chittagong Hill Tracts 
in the blind spot of Bangladesh nationalism 
(on militarization and ethnic displacement 
of indigenous people), and the co-edited 
Bangladeshi blog Alal O Dulal (alalodulal.org). 
He is also a Ph.D. student in Anthropology at 
Columbia University.

times, unlike so many of their comrades, and 
now spend their waning days in solitary apart-
ments, writing down memories? What was 
such a man then, and how does he remember 
himself today? Was he John Reed, recording 
the Russian Revolution, in the last free mo-
ment before the Thermidor? What does it 
mean to be a survivor and witness—the last 
man standing on the eve of another collapse, 
surveying the wreckage of the socialist dream 
in the middle of a horrific present that teeters 
on the cusp of the Anthropocene?
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운해(雲海) Sea of Clouds
조지 클락 George Clark
UK & Taiwan | 2016 | Color | Stereo | 16min | HD

«운해»는 이미지와 이미지를 통해 가능한 서사의 관계를 표현한다. 대만의 한 섬 주변에서 
100피트짜리 16mm필름 총 6개의 롤로 촬영된 이 작품은 현대 미술작가인 천 지에 런과의 
인터뷰를 기반으로 하고 있다. 작품을 통해 영화와 풍경 그리고 주변부에서의 삶의 관계, 자기 
조직화와 저항의 잠재적인 곳으로써 이러한 장소가 갖는 역사적 층위가 드러난다. 우리가 보고 있는 
것으로 부터 듣는 것 사이의 관계와 번역의 문제를 중점적으로, 영화는 일제 강점기의 농부들이 
대만에서 정치적 집회를 감추기 위한 수단으로 영화상영을 이용했던 전통에 대해 천이 말하는 것을 
쫓아간다. 보고 있는 것과 듣고 있는 것, 말해진 것과 번역된 것 사이의 차이를 통해 이 작품은 정서적 
감정과 역사적 메아리, 북경어와 영어 그리고 대만의 복잡한 역사와 현재 사이에서 윤곽을 만들고 
때로는 불이행하며 삶과 풍경의 공명을 확장한다. 영화의 제목은 중국어인 雲海 yúnhIi의 영어 
번역이며, 대만에서는 높은 산에서 아래를 내려다보았을 때 구름과 바다에 의해 가려 아무 것도 
보이지 않는 경관을 묘사할 때 쓰이는 말이다.

조지 클락은 예술가이자 큐레이터 작가이다. 세인트 마틴 예술대를 졸업하고 루크 파울러, 베아트리스 깁슨과 
같은 영국의 현대미술작가들과 여러 작품을 공동으로 제작하였다. 큐레이터이자 기획자로 그는 홍콩과 대만에 
특별한 관심을 두고 전지구적으로 확장되는 필름과 비디오 실천의 역사에 대해 관심을 가져왔다. 테이트 모던에서 
어시트턴트 큐레이터로 일했으며, 방콕 실험영화페스티벌 기획팀에 합류하기도 했다. 최근 음악가인 톰 챌린저와 
함께 장편 영화 «디스턴트 에코»를 완성했다. 그가 만든 작품은 캐나다 이미지스 페스티벌, 런던영화페스티벌 등 
여러 영화제페스티벌을 통해 소개되었다.
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«운해»는 이미지와 이미지를 통해 가능한 서사의 관계를 
표현한다. 대만의 한 섬 주변에서 100피트짜리 16mm필름 
총 6개의 롤로 촬영된 이 작품은 현대 미술작가인 천 지에 
런과의 인터뷰를 기반으로 하고 있다. 작품을 통해 영화와 
풍경 그리고 주변부에서의 삶의 관계, 자기 조직화와 저항의 
잠재적인 곳으로써 이러한 장소가 갖는 역사적 층위가 
드러난다. 우리가 보고 있는 것으로 부터 듣는 것 사이의 
관계와 번역의 문제를 중점적으로, 영화는 일제 강점기의 
농부들이 대만에서 정치적 집회를 감추기 위한 수단으로 영화 
상영을 이용했던 전통에 대해 천이 말하는 것을 쫓아간다. 보고 
있는 것과 듣고 있는 것, 말해진 것과 번역된 것 사이의 차이를 
통해 이 작품은 정서적 감정과 역사적 메아리, 북경어와 영어 
그리고 대만의 복잡한 역사와 현재 사이에서 윤곽을 만들고 
때로는 불이행하며 삶과 풍경의 공명을 확장한다. 영화의 
제목은 중국어인 雲海 yúnhIi의 영어 번역이며, 대만에서는 
높은 산에서 아래를 내려다보았을 때 구름과 바다에 의해 가려 
아무 것도 보이지 않는 경관을 묘사할 때 쓰이는 말이다.

Sea of Clouds/ 雲海 reflects on the relationship 
between images and their possible narration. 
Filmed on six 100ft rolls of 16mm film in and 
around the island of Taiwan, the film is struc-
tured around an interview with contemporary 
artist Chen Chieh-Jen. The film explores the 
relationship between film, landscape and rural 
life and the layered histories of these sites as 
potential places of self-organisation and resis-
tance. Built around the question of translation 
and the relationship of what we hear to what 
we see, the film follows Chen’s retelling of the 
farmer’s tradition of using film screenings as 
means of covert political assembly during 
the Japanese colonial rule of Taiwan. Existing 
in the gap between what is seen and what is 
heard, what is spoken and what is translated, 
the film attempts to map the contours, slip-
pages and broader resonances of landscapes 
and distant lives, between sentimental feel-
ings and historical echoes, between Mandarin 
and English, between Taiwan’s complex history 
and its present. The title is an English transla-
tion of the Chinese term 雲海 / yúnhai, used to 
describe the view from Taiwan’s highest moun-
tains when everything below is hidden from 
view by a sea of clouds.

운해 雲海 
Sea of Clouds

조지 클락

조지 클락은 예술가이자 큐레이터 
작가이다. 세인트 마틴 예술대를 졸업하고 
루크 파울러, 베아트리스 깁슨과 같은 
영국의 현대미술작가들과 여러 작품을 
공동으로 제작하였다. 큐레이터이자 
기획자로 그는 홍콩과 대만에 특별한 
관심을 두고 전지구적으로 확장되는 
필름과 비디오 실천의 역사에 대해 
관심을 가져왔다. 테이트 모던에서 
어시트턴트 큐레이터로 일했으며, 방콕 
실험영화페스티벌 기획팀에 합류하기도 
했다. 최근 음악가인 톰 챌린저와 함께 
장편 영화 «디스턴트 에코»를 완성했다. 
최근 그가 만든 작품은 캐나다 이미지스 
페스티벌, 런던영화페스티벌 등 여러 
영화제페스티벌을 통해 소개되었다.

조지 클락 George Clark

george@georgeandclark.com

UK & Taiwan / 2016 / Color / Stereo / 16min / HD 

George Clark
George Clark is an artist, curator and writer. A 
graduate of fine art from Central Saint Martins, 
he has worked with many artists including 
Beatrice Gibson with whom he co-wrote the 
script for The Future’s Getting Old Like the Rest 
of Us  (2010) and collaborated with Luke Fowler 
on The Poor Stockinger, the Luddite Cropper 
and the Deluded Followers of Joanna Southcott  
(2013). As a curator and writer he has focused 
on exploring and expanding histories of film 
and video practice globally, with particular 
research interest in Hong Kong and Taiwan. He 
has worked at the Tate Modern as Assistant 
Curator of Film and previously was part of the 
curatorial group for the Bangkok Experimental 
Film Festival, curated a major focus on artist Lav 
Diaz for the 2012 AV Festival and co-curated 
‘Infermental,’ an exhibition on the international 
magazine on videocassette for Focal Point 
Gallery 2010. He is currently completing A 
Distant Echo,  a feature length film developed in 
collaboration with musician Tom Challenger.

 EX-NOW 3
상영정보 :  8월 3일(목) 오후 3시
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로스 (데)펜디엔테스 Los (De)pendientes
세바스티안 비드만 Sebastian Wiedemann
Argentina & Colombia | 2016 | B&W | Stereo | 24min | HD

1956년 부터 2006년 사이에 제작된 아르헨티나의 비판적이고 혁명적 영화를 추출하여, 
로스(데)펜디엔테스는 영화 역사 구상의 진일보함을 보여준다. 어떠한 언어에도 기대지 않고, 과거에 
관해 당대의 실제적 문제를 충실하게 시각적으로 이야기하고 있으며, 현재에 관해서는 삶과 투쟁의
결정적인 이미지들이 어떤 빈곤한 조건에 처해있는가를 보여준다. 변화에 관해서는 가장 공정하고 
진실한 영화사를 재구성하기 위해서 남겨진 과제들을 보여준다. 영원성의 관점에서 이 작품은 선명한 
그림자를 늘어뜨린 독특한 분위기의 시이다. - 니콜 브레네즈

세바스티안 비드만은 콜롬비아 출신 실험영화작가로 브라질 상파울루에 거주하면서 활동하고 있다. 그의 
작품은 아메리카와 유럽, 그리고 아시아의 여러 미술관과 영화페스티벌에서 상영된 바 있다. 그의 작품은 미국 
뉴멕시코에서 발매된 실험영화 DVD 컬렉션에 포함되었으며, 2015년에 «로스(데)펜디엔테스»는 아트포럼 선정 
올해의 영화 목록에 포함되기도 하였다. 그의 작품들은 브라질과 콜롬비아, 스페인에서 회고전 형식으로 전시된 
바 있다. 그는 자신의 작업을 다음과 같이 묘사한다. “나는 화가가 아니기 때문에 영화를 만든다. 나는 작곡가의 
방식으로 영화를 만든다.”
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1956년 부터 2006년 사이에 제작된 아르헨티나의 
비판적이고 혁명적 영화를 추출하여, 로스(데)펜디엔테스는 
영화 역사 구상의 진일보함을 보여준다. 어떠한 언어에도 
기대지 않고, 과거에 관해 당대의 실제적 문제를 충실하게 
시각적으로 이야기하고 있으며, 현재에 관해서는 삶과 투쟁의 
결정적인 이미지들이 어떤 빈곤한 조건에 처해있는가를 
보여준다. 변화에 관해서는 가장 공정하고 진실한 영화사를 
재구성하기 위해서 남겨진 과제들을 보여준다. 영원성의 
관점에서 이 작품은 선명한 그림자를 늘어뜨린 독특한 
분위기의 시이다.

- 니콜 브레네즈

Sampling Argentinian critical and revolution-
ary films from 1956 to 2006, Los (De)pendien-
tes  offers a great step in the conception of film 
history. Without any words, considering the 
past, it tells what visual works were faithful 
to the real issues of their times; considering 
the present, it shows in which poor condition 
are these crucial images of life and struggle; 
considering the becoming, it indicates what 
remains to be done to reconstruct a fairest and 
truest history of cinema; considering eternity, 
it is an auratic poem of bold shadows.

- NICOLE BRENEZ

로스 (데)펜디엔테스
Los (De)pendientes

세바스티안 비드만 Sebastian Wiedemann

wiedemann.sebastian@gmail.com

Argentina & Colombia / 2016 / B&W / Stereo 
24min / HD

세바스티안 비드만

세바스티안 비드만은 콜롬비아 출신 
실험영화작가로 브라질 상파울루에 
거주하면서 활동하고 있다. 그의 작품은 
아메리카와 유럽, 그리고 아시아의 
여러 미술관과 영화페스티벌에서 
상영된 바 있다. 그의 작품은 미국 
뉴멕시코에서 발매된 실험영화 DVD 
컬렉션에 포함되었으며, 2015년에 
«로스(데)펜디엔테스»는 아트포럼 선정 
올해의 영화 목록에 포함되기도 하였다. 
그의 작품들은 브라질과 콜롬비아, 
스페인에서 회고전 형식으로 전시된 바 
있다. 그는 자신의 작업을 다음과 같이 
묘사한다. “나는 화가가 아니기 때문에 
영화를 만든다. 나는 작곡가의 방식으로 
영화를 만든다.”

Sebastian Wiedemann
Sebastian Wiedemann, Colombian 
experimental filmmaker based in São Paulo, 
Brazil, has shown his films at galleries and 
festivals in the Americas, Europe and Asia. His 
film Zugang was included in the Experiments 
in Cinema DVD Collection - New Mexico, 
USA. In 2015 his film Los (De)pendientes was 
included in Art forum’s best films of the year 
list. His work has received retrospective shows 
at the Cinematheque of Rio de Janeiro -Brazil; 
Museum of Modern Art of Medellín -Colombia 
and La Neomudéjar Museum, Spain. He 
defines his cinematic practice as the search 
of a perpetual becoming state of the image in 
relation with the cosmos, through the following 
formula: “I make cinema because I’m not a 
painter. I make cinema as a compositor would 
do.”
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14

기
획

 부
문

 E
X
-C

hoice
93

이 작품은 시카고의 유명한 사환이었던 레티 세리오스의 염사 
세계를 보여준다. 그는 1960년대 중반에 염력으로 수백 장의 
폴라로이드 사진을 만들어낸 것으로 알려져 있다.  세리오스의 
시범을 찍은 16mm 기록 영화와 그의 능력을 신뢰한 덴버 
출신의 정신의학자 아이젠버드 박사와의 대화 녹음을 바탕으로 
만들어진 이 작품은 전기라기보다는 민속지로서 세리오스가 
유명세를 얻게 된 사회적이고 과학적인 환경을 보여주고 있다. 
동시에,  당시의 이미지 녹화와 소리 녹음 기술이 세리오스의 
염사가 유명해지는데 결정적인 역할을 했음을 보여준다.  
또한 이 작품은 작가 자신의 관련 기록물과의 조우에 대한 
기록이기도 하다. 이 작품의 음향은 에른스트 카렐, 카일 
브루크만, 그리고 주세페 일라시가 담당하였으며 비엔나 
오스트리아 영화 박물관과 공동으로 제작되었다.

Detour de Force presents the world of though-
tographer Ted Serios, a charismatic Chicago 
bellhop who in the mid-1960’s produced hun-
dreds of Polaroid images through psychokinetic 
powers. Constructed from 16mm documenta-
tion of Serios’s sessions and audio recordings of 
Serios speaking with Dr. Jule Eisenbud, the Den-
ver psychiatrist who championed his abilities, 
the film is more ethnography than biography, 
portraying the social and scientific environ-
ments in which Serios thrived. The film fore-
grounds the state of image and sound recording 
technologies of the period as essential to the 
emergence of Serios’s psychic photography. It 
is also a document of the filmmaker’s encoun-
ters with the archival materials themselves. The 
film enjoys a rich sound environment provided 
by Ernst Karel, Kyle Bruckmann and Guiseppe 
Ielasi. Produced in collaboration with the Aus-
trian Film Museum Vienna.

힘의 우회
Detour de Force

레베카 바론

레베카 바론은 역사의 구성 과정에 관한 
작품으로로 알려져 있다. 특히 스틸 사진과 
무빙 이미지의 관계에 대해 관심을 갖고 
있다. 그녀의 작품은 도큐멘타 12, 뉴욕 
필름 페스티벌, 앤솔로지 필름 아카이브, 
토론토 필름 페스티벌, 런던 필름 페스티벌, 
휘트니 미술관 등지에서 상영되었다. 
2010년에 오스트리아 영화 박물관은 
그녀의 작품에 대한 회고전을 개최하기도 
하였다.

레베카 바론 Rebecca Baron

Austria & USA / 2014 / B&W / Stereo / 29min / HD

Rebecca Baron
Rebecca Baron is known for her essay films 
concerned with the construction of history, with 
a particular interest in still photography and its 
relationship to the moving image. Her work has 
screened widely at international film festivals 
and media venues including Documenta 12, 
New York Film Festival, Anthology Film Archive, 
Toronto Film Festival, London Film Festival, 
Pacific Film Archive, Flaherty Film Seminar and 
the Whitney Museum of American Art. She is 
the recipient of a 2002 Guggenheim Fellowship 
and a 2007 Fellowship at the Radcliffe Institute 
for Advanced Study. In 2010, the Austrian Film 
Museum presented a retrospective of her work.
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 EX-CHOICE 2
상영정보 : 8월 3일(목) 오후 5시 (85min)

힘의 우회 Detour de Force
레베카 바론 Rebecca Baron
Austria & USA | 2014 | B&W | Stereo | 29min | HD

이 작품은 시카고의 유명한 사환이었던 레티 세리오스의 염사 세계를 보여준다. 그는 1960년대 
중반에 염력으로 수백 장의 폴라로이드 사진을 만들어낸 것으로 알려져 있다. 세리오스의 시범을 
찍은 16mm 기록 영화와 그의 능력을 신뢰한 덴버 출신의 정신의학자 아이젠버드 박사와의 대화 
녹음을 바탕으로 만들어진 이 작품은 전기라기보다는 민속지로서 세리오스가 유명세를 얻게 
된 사회적이고 과학적인 환경을 보여주고 있다. 동시에, 당시의 이미지 녹화와 소리 녹음 기술이 
세리오스의 염사가 유명해지는데 결정적인 역할을 했음을 보여준다. 또한 이 작품은 작가 자신의 
관련 기록물과의 조우에 대한 기록이기도 하다. 이 작품의 음향은 에른스트 카렐, 카일 브루크만, 
그리고 주세페 일라시가 담당하였으며 비엔나 오스트리아 영화 박물관과 공동으로 제작되었다.

레베카 바론은 역사의 구성 과정에 관한 작품으로로 알려져 있다. 특히 스틸 사진과 무빙 이미지의 관계에 대해 
관심을 갖고 있다. 그녀의 작품은 도큐멘타 12, 뉴욕 필름 페스티벌, 앤솔로지 필름 아카이브, 토론토 필름 
페스티벌, 런던 필름 페스티벌, 휘트니 미술관 등지에서 상영되었다.
2010년에 오스트리아 영화 박물관은 그녀의 작품에 대한 회고전을 개최하기도 하였다.
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반 레오의 사진들 Her + Him VAN LEO
아크람 자타리 Akram Zaatari
Lebanon | 2001 |B&W, Color | Mono | 32min |  HD

이 작품은 어느 스튜디오 사진작가에 관한 것으로, 1940년대와 50년대의 사진을 과거에 대한 
향수를 불러일으키지 않으면서도 비판적인 관점에서 살펴본다. 작품은 전통적인 초상사진과 
비디오를 사용하여 두 가지 매체 사이의 대화를 진행시킨다. 한편에는 흑백의 이미지가 있고, 다른 
한편에는 전자적으로 색채가 가미되어 조작된 화면이 있다. 이 대화는 이집트에서 최근 50년간 
벌어진 사회 도시 정치적 변화의 장면들을 보여주면서 예술 활동과 용어상의 변화에 대해 논평한다.

아크람 자타리는 레바논 베이루트에 거주하는 작가다. 그는 전후 맥락과 문서를 수집하고, 특히 TV를 통한 
영토분쟁과 전쟁의 논리를 조정함으로써 그 나라의 전후 상황을 탐구한다. 또한 베이루트 소재의 아랍 이미지 
재단의 공동창립자이며 가장 최근작으로는 레바논 사진작가 하솀 엘 마다니의 작품들에 관한 것이 있다.

 EX-CHOICE 2
상영정보 : 8월 3일(목) 오후 5시
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빛의 모조품 The Ape of Light (Le Singe de la lumière)
에릭 뷜로 Érik Bullot
France | 2002 | Color | Stereo | 22min 30sec | 16mm on HD

독일 예수회 수사 아타나시우스 키르허는 “소리는 빛의 
모조품”이라고 말한다. 광학 법칙이 음향 세계로 옮겨질 
수 있을까? 음향을 눈으로 볼 수 있을까? 이미지와 
음향, 목소리 및 음악의 관계를 통해서 음향학에 
관한 교과서나 논고들로부터 자유롭게 영감을 받은 
일련의 행위들(노래하기, 듣기, 말하기, 말더듬기, 
새소리를 흉내내기, 음향효과 만들기, 악기 연주하기 
등)을 보여주고 이에 도전한다. 이 작품은 소리를 
표기하는 다양한 방식들을 수집하면서 세 가지 언어를 
충돌시킨다. 이들 언어는 각각 프랑스어, 19세기 말 
엘렌 스미스가 무아지경 상태에서 말한 화성인의 언어, 
그리고 조류학자 베크슈타인이 기록한 새소리다.
이 작품은 코드화된 언어와 상상 혹은 무의미의 
언어라는 유령 사이의 전환의 게임을 통해서 간-기호적 
번역의 문제를 다룬다.

에릭 뷜로는 아를의 국립사진학교와 파리의 
고등영화학교(IDHEC)를 졸업하였고 다큐멘터리와 실험영화를 
결합한 다수의 작품을 발표하였다. 그의 작품은 퐁피두센터, 
MoMA, 뉴뮤지엄 등지에서 상영되었다. 전도 2, 영화의 출구 
등의 책의 저자이며, 뉴욕주립대학교 버펄로의 방문 교수이기도
했다. 유럽 시각예술 대학의 “기록 및 현대예술” 대학원 과정을 
이끌었으며, 현재는 부르주 국립고등미술원에서 교편을 잡고 
있다
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 EX-CHOICE 2
상영정보 : 8월 3일(목) 오후 5시
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 EX-CHOICE 5
상영정보 : 8월 5일(토) 오후 7시 30분 (60min) 

일리노이 우화 The Illinois Parables
데보라 스트래트먼 Deborah Stratman
USA | 2016 | B&W, Color | Stereo | 1h | 16mm on HD

베레니스 레이노에 따르면 영화의 매혹은 쇼트들에 대한 엄격한 조합을 통해서 관객이 자신을 
“비어있는 공간들”에 투사 할 수 있을 때 가능하다. 미국 중서부 지역의 우화들을 모아놓은 이 작품은
이데올로기와 국민정체성 형성에서 믿음이 담당한 역사적 역할에 대해 질문한다.
이 작품은 신앙과 힘, 기술, 그리고 집단 탈출을 주제로 이 지역의 소품들로 이루어진 실험 
다큐멘터리다. 11편의 우화를 통해서 일리노이 주의 곳곳에서 일어난 정착과 제거, 기술적 돌파구, 
폭력, 메시아주의, 저항의 역사들이 연결된다. ‘주’의 경계는 우리의 정체성이 확신과 이데올로기에 
의해서 형성되는 역사의 간편한 구조적 책략이다. 이 작품은 기술과 종교적 관념들 사이의 연관성을 
암시하고 있다. 각각의 장소는 합리성과 초자연성의 경계가 사라지는 곳 들이다. 그러한 “희미한 
장소들”에서 천상과 지상의 구분은 사라진다. 종교의 자유를 찾아서 떠난 여행은 결국 신념과 기술적 
발명을 통해 추방이 촉발된 장소들로 귀결된다.
이 작품은 작가의 기존 작품들의 연장선상에서 재연과 기록영화, 그리고 보이스 오버 등을 활용하여 
미국을 세운 임차인들을 의문시한다

데보라 스트래트먼은 시카고에 거주하는 
영화작가이며 풍경과 시스템에 대한 관심이 지대하다. 
그녀의 작품들 대부분은 자연 환경과 이를 통제하려는 
인간의 권력 투쟁 사이의 관계를 지시하고 있다. 
최근의 작품들에서 그녀는 자유와 팽창주의, 감시, 
음향전쟁, 공적 발화, 유령, 싱크홀, 공중부양, 곤충, 
혜성, 신앙 등을 다루고 있다. 그녀의 작품들은 뉴욕 
MoMA, 퐁피두센터, 휘트니 비엔날레 등지에서 
전시되었으며, 선댄스, 오버하우젠, 앤아버, 로테르담 
등지에서 상영되었다. 그녀는 현재 일리노이 대학에서 
교편을 잡고 있다.
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 EX-CHOICE 6
상영정보 : 8월 3일(목) 오후 8시 (90min) 

피플 파워 폭탄선언: 베트남 장미의 일기 People Power Bombshell: The Diary of 
Vietnam Rose
존 토레스 John Torres
Philippines | 2016 | Color, B&W | Stereo | 89min | HD

이 작품은 단순히 현재에 컬트가 되었을 수도 있는 영화의 이면을 보여주는 영상이 아니며, 형식적인
면에서도 단순 다큐멘터리가 아니다. 감독은 디지털 영상이 망각한 사이키델릭한 감각을 되살려내는 
시각적 미학을 제안하는 하나의 송가로써 기존의 영상에 새로 쓴 대사와 우아한 일화를 덧붙여 
작품을 완성했다.
-알리 로페즈

존 토레스는 ‘필리핀 영화의 구세주’로 불린 켈소 아드벤토 카스티요(1943-2012)에 의해 1980년대에 촬영했지만, 
미완인 채로 남은 35mm 필름을 부식상태에서 복원하고 그것에 새로운 장면과 인터뷰를 추가하여 영화 속에서 
고통 받는 여배우의 초상을 완성하였다. 이 여배우의 운명은 영화 자체의 제작 과정뿐만 아니라 민족의 운명과도 
공명하고 있다.
원래 영화의 감독인 카스티요는 60편 이상의 매우 독창적이고 논쟁적인 영화를 만들었다. 그는 스릴러, 액션, 
공포 영화를 제작하였으며 1970년대에는 이른바 ‘봄바 필름’이라 불리는 작품을 통해 자신의 도덕적 서사를 갖춘 
선정적인 영화 장르를 확립시켰다. 1980년대 그는 당시 19세였던 여배우 리즈 알린도간이 출연하는 장편 영화를 
촬영했지만, 결국 완성하지 못했다. 토레스는 30년이 넘게 지나 재발견된 20여개의 필름 롤을 사용해 다큐멘터리 
작품으로 재탄생시켰다. 이 작품은 파운드 푸티지와 오버더빙의 방법을 사용하여 신비로운 전개를 보여주는 
메이킹 필름이다. 필리핀 영화의 선구자에게, 그리고 동시에 그의 영화적 상상력에 바치는 존 토레스만의 독특한 
오마주다.
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 EX-Retro_카나이 카츠 Kanai Katsu 金井勝
상영정보 : 8월 4일(금) 오후 5시 (52min)

굿-바이 Good-bye
카나이 카츠 Kanai Katsu 
Japan & Korea / 1971 /  B&W, Color / 52min / 16mm on HD

이 작품은 1970년에 촬영되었는데, 그 해에는 일본적군파가 일본항공기를 북한으로 납치한 요도호 
사건이 있었다. 당시 일본과 한국은 “세계에서 가장 가깝고도 먼” 관계로 묘사되었다. 물론 대부분의 
한국인들은 당연히 일본의 장기간의 식민지 지배를 쉽게 용서할 수 없었고, 일본인들은 그들의 
이웃을 무시하면서, 유럽과 미국이 가진 권력을 부러워하는데 만족하고 있었다. 그러나 우리의 
조상은 한반도에서 일본으로 왔다. 일본에는 고구려 유민들이 정착한 마을이 있으며 그 마을의 
이름은 고구려라는 나라의 이름과 유사성을 간직하고 있다. 나의 성 카나이도 이러한 연관성을 
보존하고 있다. 그것은 금속장인이라는 의미다. 그리고 한반도에서 건너온 초기 유민들은 정교한 
금속세공술을 보유하고 있었다. 아마도 나의 조상도 이 금속세공술사중에 하나였을 것이다. 이런 
배경을 염두에 두고 나는 이 작품을 만들었다. 주인공은 실어증을 겪고 있는 소년인데, “고구려의 
미”를 발견하고 자신의 뿌리를 추적하게 된다. 영화의 중반 1970년 한국의 계엄령 때문에 이야기는 
긴장감 있게 흘러가지만, 거기에서 끝나지는 않는다. 그리고 이러한 요소는 이 작품을 독특한 로드 
무비로 만든다.

1936년에 태어난 카나이 카츠는 일본의 다른 여러 독립영화의 스타들과 견줄만한 감독이다. 하지만 그의 
작품들은 언제나 진정한 독립성을 추구하고 상쇄적인 접근법을 시도함으로써 작품들이 잘 알려지지 않게 
되었다. 그의 '미소짓는 은하계 삼부작'은 <무인열도>, <Good-bye>, <왕국>으로 이루어졌는데, 이 작품들은 
그를 일본 독립 영화의 선구자 중 한 사람으로 자리매김할 수 있게 해주었다.  그의 최근 다큐멘터리 작품 <수퍼 
다큐멘터리: 아방가르드 센줏수>(2003)는 제50회 오버하우젠 국제단편영화제 국제비평가 상을 수상했다. 또한 
제53회 오버하우젠 영화제에서 특별 회고전 작가로 선정되기도 하였다. 그는 현재 도쿄조형대학과 이미지포럼 
무빙이미지학교에서 가르치고 있다.
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이 작품은 1970년에 촬영되었는데, 그 해에는 일본적군파가 
일본항공기를 북한으로 납치한 요도호 사건이 있었다. 
당시 일본과 한국은 “세계에서 가장 가깝고도 먼” 관계로 
묘사되었다. 물론 대부분의 한국인들은 당연히 일본의 
장기간의 식민지 지배를 쉽게 용서할 수 없었고, 일본인들은 
그들의 이웃을 무시하면서, 유럽과 미국이 가진 권력을 
부러워하는데 만족하고 있었다. 그러나 우리의 조상은 
한반도에서 일본으로 왔다. 일본에는 고구려 유민들이 정착한 
마을이 있으며 그 마을의 이름은 고구려라는 나라의 이름과 
유사성을 간직하고 있다. 나의 성 카나이도 이러한 연관성을 
보존하고 있다. 그것은 금속장인이라는 의미다. 그리고 
한반도에서 건너온 초기 유민들은 정교한 금속세공술을 
보유하고 있었다. 아마도 나의 조상도 이 금속세공술사중에 
하나였을 것이다. 이런 배경을 염두에 두고 나는 이 작품을 
만들었다. 주인공은 실어증을 겪고 있는 소년인데, “고구려의 
미”를 발견하고 자신의 뿌리를 추적하게 된다. 영화의 
중반 1970년 한국의 계엄령 때문에 이야기는 긴장감 있게 
흘러가지만, 거기에서 끝나지는 않는다. 그리고 이러한 요소는 
이 작품을 독특한 로드 무비로 만든다.

Good-bye was filmed in 1970, right around the 
time of the Yodo Incident, when the Japanese 
Red Army hijacked a Japan Airlines plane 
and flew it to North Korea.  It was common 
then to describe Japanese- Korean relations 
as “the closest and farthest in the world”.  Of 
course, most Koreans, understandably, could 
not quickly forgive their long experience of 
colonialism under the Japanese, and most 
Japanese were content to ignore their neigh-
bor and look instead towards the powers of 
Europe and the US.  But, the lion’s share of our 
ancestors came to Japan from the Korean 
peninsula.  I hail from Tana Village which is 
located in Kôza County in Kanagawa Prefec-
ture (since renamed  Tana, Sagamihara).  But 
Kôza County was first called Kôkuri County 
by the people who settled it.  They emigrated 
from Koguryo [Goguryeo], an ancient kingdom 
in the north of Korea—and there is an obvious 
resemblance between the two place names. 
Even my family name, Kanai, shares this 
connection: it suggests metalwork, and we 
know that the early immigrants from Korea 
possessed fine metalwork technology.  Most 
likely, my ancestors were among these met-
al-workers.  It’s with this background in mind, 
then, that I made Good-bye.  The protagonist 
is an aphasic young boy who meets, on one 
of his regular paths, a “Koguryo Beauty” who 
shows him how to trace his roots.  That this 
search takes place in a 1970 Korea that was 
still under martial law lends a further tension 
to the story, but it doesn’t stop there. Within 
this drama lies yet another, making Good-bye 
a one-of-a-kind road movie.

굿-바이 
Good-bye

카나이 카츠 Kanai Katsu / 金井勝 

Japan & Korea / 1971 /  B&W, Color / 52min   
16mm on HD
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 Indi-Visual _ 린다 라이 Linda LAI
상영정보 : 8월 5일(토) 오후 2시 (70min)

린다 추-한 라이는 뉴욕대학에서 영화학으로 박사학위를 받았으며 현재는 홍콩시립대학교 
크리에이티브 미디어 학부 조교수로 있다. 그녀는 홍콩을 기반으로 활동하는 작가, 큐레이터들이 
모인 단체인 Writing Machine Collective 미디어그룹을 설립하여 활동하기도 했다. 그녀의 작품은 
여성주의적 감수성에 근거를 두고 비판 이론, 영화이론, 시각 인류학 등 학제간 방법론을 다양하게
시도하면서 언어와 서서상에 대한 관심을 다양하게 표출해왔다. 최근에는 초기의 사적 에세이, 도시
연구를 넘어서 미디어 테크놀로지를 적극적으로 활용한 다양한 설치를 통해 영화 역사-이미지에 
관한 작품으로 그녀의 관심을 넓혀나가고 있다. 그녀의 작품은 정치적 언어에 대한 감수성을 
기반으로 미시적이고 메타적 서사성에 대한 문제제기를 끊임없이 해왔다. 그녀의 작품은 오버하우젠 
단편영화제를 비롯하여 베를린, 비엔나, 파리, 함부르크, 서울 등 다양한 도시의 단편영화제에서 
선보였으며 최근에는 중국, 대만, 홍콩의 여러 뮤지엄과 미술관에서 영상설치 작품을 선보였다.

비-장소 ▪ 다른 공간 Non Place ▪ Other Space
린다 라이 Linda LAI
2009 | Color | Stereo | 13min 45sec | HD

이 작품은 여러 해 동안 작가가 수행한 시각 민족지학 작업에 토대를 두고 있다. 이 작업에서 작가는 
도시를 걸어다니면서 사적인 비디오 다이어리를 만들었다. 이 작품은 1991년부터 2008년까지의 
홍콩과 마카오의 도시 공간의 파편들을 결합한 것으로 단일한 틀로 구성된 담론 안에서의 다양한 
시공간의 가능성에 대한 주장을 담고 있다. 이 작품은 사라짐과 등장, 보이는 것과 가려진 것 사이의 
상태들을 보여주려고 시도한다. “걸어서 통과한다”는 것은 위태로운 경험이다. 한 순간 작가 자신은 
보게 되고 비디오 카메라는 그를 대신해 기록한다. 다음 순간 카메라는 보면서 간직하게 되고 그는 
발견하게 된다. 자동기계가 앞장선다. 작가가 겨우 감지하는 가상의 음향과 오랫동안 망각하고 
있었던 목소리의 파편들은 모두 뒤섞여서 비장소의 장소없는 다른 공간을 이루게 된다.
장소들, 그리고 사라짐의 경험적 순간들은 기념비도 아니고 환상도 아닌 중간의 상태로서 귀환한다.
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이 작품은 여러 해 동안 작가가 수행한 시각 민족지학 작업에 
토대를 두고 있다. 이 작업에서 작가는 도시를 걸어다니면서 
사적인 비디오 다이어리를 만들었다. 이 작품은 1991년부터 
2008년까지의 홍콩과 마카오의 도시 공간의 파편들을 
결합한 것으로 단일한 틀로 구성된 담론 안에서의 다양한 
시공간의 가능성에 대한 주장을 담고 있다. 이 작품은 사라짐과 
등장, 보이는 것과 가려진 것 사이의 상태들을 보여주려고 
시도한다. “걸어서 통과한다”는 것은 위태로운 경험이다. 한 
순간 작가 자신은 보게 되고 비디오 카메라는 그를 대신해 
기록한다. 다음 순간 카메라는 보면서 간직하게 되고 그는 
발견하게 된다. 자동기계가 앞장선다. 작가가 겨우 감지하는 
가상의 음향과 오랫동안 망각하고 있었던 목소리의 파편들은 
모두 뒤섞여서 비장소의 장소없는 다른 공간을 이루게 된다. 
장소들, 그리고 사라짐의 경험적 순간들은 기념비도 아니고 
환상도 아닌 중간의 상태로서 귀환한다.

Non-place · Other Space is a compilation 
video work based on my many years of vi-
sual ethnography whereby I walked the city 
and collected images as a personal video 
diary. This work compiles fragments of the 
city space in Hong Kong and Macao (1991-
2008) to assert the possibility of many spaces 
and temporal sheets in one single framed 
discourse. It attempts the states between 
disappearance and emerging, visible and 
concealed. “Walking through” is a precari-
ous experience. One penetrates, dives into, 
emerges and immerses in… In one moment, 
I see, therefore the video camera records for 
me; in another moment, the camera sees and 
retains, then I discover. Automatism leads. 
Virtual sounds I barely grasp in my mind, and 
fragments of a voice I have long forgotten, 
all blended into the placeless other space of 
non-place. Places and lived moments of dis-
appearance return as the in-between, neither 
monumental, nor illusionary.

비-장소 • 다른 공간 
Non Place · Other Space

HK / 2009 / Color / Stereo / 13min 45sec / HD
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보이는 목소리, 들리는 이미지 Voice Seen, Images Heard
린다 라이 Linda LAI
2009 | B&W, Color | Stereo | 28min 9sec | SD

그녀는 역사가이자 다양한 분야의 예술가로서 어떤 역사가가 태어나고 자란 도시인 홍콩의 역사를 
어떻게 쓸 것인가에 대한 자기 대화를 시작한다. 시각와 음향의 이질적인 광산을 파내려가면서 
그녀는 시각을 우세한 지식의 형태로 간주하는 시각적 인식론의 힘과 한계를 재검토한다. 그녀는 
충분치 않은데다가 동질적인 시각 자료들을 통해 자신의 길을 힘겹게 뚫어나가면서 홍콩이라는 
도시가 스스로의 모습을 유지하기 위해, 혹은 부동산 시장 덕분에 자신의 건축학적 통일성을 
보존하기 위한 투쟁의 불안정한 역사를 지니고 있다고 상상하게 된다. 그 결과 그녀는 과거로부터의 
상실된 표면과 어두운 단편으로 구성된 시각 에세이를 재구축하게 된다.
그녀의 성찰은 시각과 소리 각각의 잠재적 의미를 개방한 채로 남겨둔다.
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그녀는 역사가이자 다양한 분야의 예술가로서 어떤 역사가가 
태어나고 자란 도시인 홍콩의 역사를 어떻게 쓸 것인가에 
대한 자기 대화를 시작한다. 시각와 음향의 이질적인 광산을 
파내려가면서 그녀는 시각을 우세한 지식의 형태로 간주하는 
시각적 인식론의 힘과 한계를 재검토한다. 그녀는 충분치 
않은데다가 동질적인 시각 자료들을 통해 자신의 길을 힘겹게 
뚫어나가면서 홍콩이라는 도시가 스스로의 모습을 유지하기 
위해, 혹은 부동산 시장 덕분에 자신의 건축학적 통일성을 
보존하기 위한 투쟁의 불안정한 역사를 지니고 있다고 
상상하게 된다. 그 결과 그녀는 과거로부터의 상실된 표면과 
어두운 단편으로 구성된 시각 에세이를 재구축하게 된다. 
그녀의 성찰은 시각과 소리 각각의 잠재적 의미를 개방한 채로 
남겨둔다.  
 
이 작품에 푸티지로 사용한 장편 영화 목록은 다음과 같다.

Hong Kong Nights (E. Mason HOPPER, 1934 / USA)

The Imp 凶榜 (aka Xiong bang; Dennis YU, 1981 / 

Hong Kong)

Visible Secret 幽靈人間 (aka Youling renjian; Ann HUI, 
2001 / Hong Kong)

The Eye 見鬼 (aka Gin gwai; Oxide PANG, Danny PANY, 
2002 / Hong Kong)

Chungking Express 重慶森林 

(WONG Kar-wai, 1994 / Hong Kong)

All of a Sudden 驚變 (Herman YAU, 1996 / Hong Kong)

Blossom in Rainy May 五月雨中花 

(QIN Jian, 1960 / Hong Kong)

A historian, also an interdisciplinary artist, 
engages in a self-dialogue of how to write 
the history of her city, Hong Kong. Drilling 
the disparate mines of sights and sounds, 
she re-examines the power and limitation 
of ocular epistemology, which favors visual 
perception as the dominant form of knowing. 
As she ploughs her way through the scanty 
and homogenous visual documents available, 
she re-imagines a city that has a precarious 
history of struggling to hold onto its look or 
preserve its architectural integrity at the mer-
cy of real estate development. In response, 
she re-constructs a visual essay that is also 
a collage of lost surfaces and shadowy frag-
ments of past existence. Her meditation 
leaves open the potential meanings of each of 
the sight-and-sound fragments that seem to 
have spoken to her as she asks how feasible it 
is to access the past.

Found feature-length motion pictures include:

Hong Kong Nights (E. Mason HOPPER, 1934 / USA)

The Imp 凶榜 (aka Xiong bang; Dennis YU, 1981 /  
Hong Kong)

Visible Secret 幽靈人間 (aka Youling renjian; Ann HUI, 
2001 / Hong Kong)

The Eye 見鬼 (aka Gin gwai; Oxide PANG, Danny PANY, 
2002 / Hong Kong)

Chungking Express 重慶森林  
(WONG Kar-wai, 1994 / Hong Kong)

All of a Sudden 驚變 (Herman YAU, 1996 / Hong Kong)

Blossom in Rainy May 五月雨中花  
(QIN Jian, 1960 / Hong Kong)

보이는 목소리,  
들리는 이미지 

Voice Seen, Images Heard

HK / 2009 / B&W, Color / Stereo / 28min 9sec / SD

 Indi-Visual _ 린다 라이 Linda LAI
상영정보 : 8월 5일(토) 오후 2시
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도어 게임, 윈도 프레임: 유사 드라마 Door Games Window Frames: Near Drama
린다 라이 Linda LAI
2012 | B&W | Stereo | 11min 35sec | HD

이 작품은 원래 1960년대 초반에 만들어진 홍콩 스릴러 영화와 멜로드라마에서 추출한 500여편의 
시퀀스 데이터베이스를 기반해 개방된 형태의 생성적인 3채널 화면으로 구성되어 설치된 것이다. 
이 자동 드라마는 관객으로 하여금 홍콩 스릴러와 멜로드라마의 매너리즘과 천편일률적인 구조를 
살펴보게 만드는데, 이러한 장면이 가진 영화적 핵심적 특징은 문을 열고 닫음으로써 장면을 
시작하고 멜로드라마에서 감정의 변화를 나타내기 위해 창문을 이용하는 방식에 있다. 이 작품에서 
작가는 문과 창문의 움직임을 글자 그대로의 의미에서 독특한 프로펠러로 만든다.

 Indi-Visual _ 린다 라이 Linda LAI
상영정보 : 8월 5일(토) 오후 2시
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이 작품은 원래 1960년대 초반에 만들어진 홍콩 스릴러 
영화와 멜로드라마에서 추출한 500여편의 시퀀스 
데이터베이스를 기반해 개방된 형태의 생성적인 3채널 
화면으로 구성되어 설치된 것이다. 이 자동 드라마는 
관객으로 하여금 홍콩 스릴러와 멜로드라마의 매너리즘과 
천편일률적인 구조를 살펴보게 만드는데, 이러한 장면이 
가진 영화적 핵심적 특징은 문을 열고 닫음으로써 장면을 
시작하고 멜로드라마에서 감정의 변화를 나타내기 
위해 창문을 이용하는 방식에 있다. 이 작품에서 작가는 
문과 창문의 움직임을 글자 그대로의 의미에서 독특한 
프로펠러로 만든다.

Door Games Window Frames: Near Drama  is 
originally a generative 3-channel projection 
consisting of sequences of open-ended drama, 
now adapted into a single-channel, 3-window 
combinatorial drama. The work deploys a data-
base of about 500 movie clips extracted from 11 
HK Cantonese thrillers and melodramas from 
the early 1960s. Exploring the mannerism and 
formulaic structures of such films, I discovered 
a key feature – the frequent use of the open-
ing and closing of doors to introduce a scene, 
and the use of windows to highlight emotively 
charged moments in melodrama. In this piece, 
I have turned such door and window move-
ments literally into a unique propeller of drama. 

도어 게임, 윈도우 프레임: 
유사 드라마 

Door Games Window 
Frames: Near Drama

HK / 2012 / B&W / Stereo / 11min 35sec / SD
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미시 서사: 시각적 시 Micro Narratives: a Visual Poem
린다 라이 Linda LAI
2017 | B&W, Color | Stereo | 14min 49sec | HD

이 작품은 작가 자신의 개인적인 시청각 아카이브(1999-2017)를 활용한 시각적인 시이자 몽타주의 
게임인데, 이 아카이브에는 비디오 다이어리, 스틸 사진, 시, 그리고 자동기술적 글쓰기, 낙서 등이 
포함되어 있으며, 7 곳의 도시(마카오, 캠브리지, 런던, 라스팔마스, 싱가포르, 상하이, 빌바오)와 
홍콩 내의 여러 장소들에 관한 것이다. 또한 1930년대 홍콩의 모습을 담은 파운드 푸티지도 
사용되었다. 간격은 각각의 단편들과 중간 영역의 개념적 공간을 강조하기 위함이다.
“미시 서사”는 방대한 지형학과 기념비적 역사에 반대되는 미시적 과정의 삶의 세계와 관계된다. 
거대 담론과, 계산된 이야기 구조는 존재하지 않는다. 내게 있어 몽타주는 우리들의 일상성에 담지된 
것들에 반하는 수행적 놀이와도 같은 것이다. 이 작품은 파편적인 시청각적 기록들, 다양한 표현적-
개념적 양상, 언어적인 것과 시청각적인 것의 충돌 그리고 보편적 위계질서를 넘어 인간과 사물이 
동시적 행위자로 수행하는 네트워크의 다른 차원이 뒤 섞이는 앙상블라주의 공간이다.
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이 작품은 작가 자신의 개인적인 시청각 아카이브(1999-
2017)를 활용한 시각적인 시이자 몽타주의 게임인데, 
이 아카이브에는 비디오 다이어리, 스틸 사진, 시, 그리고 
자동기술적 글쓰기, 낙서 등이 포함되어 있으며, 7 곳의 
도시(마카오, 캠브리지, 런던, 라스팔마스, 싱가포르, 
상하이, 빌바오)와 홍콩 내의 여러 장소들에 관한 것이다. 
또한 1930년대 홍콩의 모습을 담은 파운드 푸티지도 
사용되었다. 간격은 각각의 단편들과 중간 영역의 개념적 
공간을 강조하기 위함이다. 
“미시 서사”는 방대한 지형학과 기념비적 역사에 반대되는 
미시적 과정의 삶의 세계와 관계된다. 거대 담론과, 계산된 
이야기 구조는 존재하지 않는다. 내게 있어 몽타주는 
우리들의 일상성에 담지된 것들에 반하는 수행적 놀이와도 
같은 것이다. 이 작품은 파편적인 시청각적 기록들, 다양한 
표현적-개념적 양상, 언어적인 것과 시청각적인 것의 충돌 
그리고 보편적 위계질서를 넘어 인간과 사물이 동시적 
행위자로 수행하는 네트워크의 다른 차원이 뒤 섞이는 
아상블라주의 공간이다.

Micro Narratives is a visual poem, a game of 
montage, using the artist’s personal audio-vi-
sual archive (1999-2017), which includes video 
diaries, still photography, poetry, automatic 
writings, doodles and so on, covering seven 
cities (Macao, Cambridge, London, Las Palmas, 
Singapore, Shanghai and Bilbao) and various lo-
cations in Hong Kong, as well as found-footage 
inserts from 1930s Hong Kong, to create vast 
temporal gaps spatialized in 15 minutes. Gaps 
highlight the conceptual space of the in-be-
tween and individual fragments — abbreviated 
quotations that form a mnemonic whole that 
requires live viewing.

 “Micro Narratives” refer to a life world 
in which micro processes, as opposed to broad 
geographies and monumental history, require 
refreshed and stretched attentiveness — de-
tails of the perceivable, minute movements, 
textures of the quotidian, material and percep-
tual surfaces, nameless emotions and loose 
thoughts. No grand discourses, no calculated 
plot lines.

Montage to me is a performative game against 
our assumed comfort with routines. This work 
is a space of assemblage, in which a broad 
range of audio-visual documentary fragments, 
diverse modes of expressive-conceptual ar-
ticulation, collision of words and sights-and-
sounds, and different levels of sonification form 
a network of connectivity to enact the co-agen-
cy of humans and things, erasing incommensu-
rability in conventional hierarchies. Discourse is 
displaced by visual-aural musicality that re-
volves around the use of fragments to highlight 
the presencing of labour, demolition and recon-
struction which form the logic of progress. 

미시 서사 : 시각적 시 
Micro Narratives:  
a Visual Poem

HK / 2017 / Color, B&W / Stereo / 14min 49sec  
HD
Original formats (RM): Hi-8, mini-DV, HD, various digital automatic 
camera and cell-phone formats, digital and analogue still 
photography, hand-drawings, found footage on YouTube. 

 Indi-Visual _ 린다 라이 Linda LAI
상영정보 : 8월 5일(토) 오후 2시
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 IIndi-Visual_샌디 딩 Sandy Ding
상영정보 : 8월 4일(금) 오후 8시 (49min) 

샌디 딩은 베이징을 기반으로 활동하는 실험영화 감독이다. 2007년 캘리포니아 예술대학에서 
영화제작을 공부하였으며 귀국 후 2008년 부터 현재까지 베이징 중앙미술학원(CAFA)에 재직하고 
있다. 그는 프로젝션과 사운드에 제의적 과정을 결합하는 아이디어를 기반으로 심리적 작용에 관한 
여러 편의 작품을 발표했다. 그의 작품은 추상 혹은 강렬한 상징적 요소를 통해 신비로움에 접근하는
에너지의 패턴이라 할 수 있다. 그는 비-전통적 갤러리 프로젝션, 설치와 라이브 노이즈 음악을 
실험영화로 확장하는 한편 극장 프로젝션의 라이브 퍼포먼스에 함께 관심을 갖고 있다.

<워터 스펠 Water Spell>(2007), <프리즘 Prisms>(2011), <닫힌 꿈 Dream Enclosure>(2011-
2014)과 같은 그의 일련의 작품을 통해, 샌디 딩은 영화 감독으로서 자신을 주술사로 생각하고 
관객을 다른 존재 상태로 이동시키려는, 오직 주술적 힘을 통해서만 종종 접속이 가능한 것에 
대한 열망을 표현해왔다. 단호한 상징의 사용으로 <흙 얼음 꽃 아래 흐르는 피가 내뿜는 전파 The 
Radio Wave of Blood Beneath the Dirt Ice and Flowers>(2006)의 불타는 남자와 <워터 
스펠>에서의 주술로 부터 <프리즘>의 네팔 사원에 이르기 까지 샌디 딩의 이미지는 그것이 실재이건 
상상된 것이든 또한 숨겨진 차원의 지식을 떠들어 받치는 더욱 특수한 틀 안에 자리하게 된다. (양 
치아오, 마법과 놀이로부터-샌디 딩을 이해하기)

흙 얼음 꽃 아래 흐르는 피가 내뿜는 전파 The Radio Wave of Blood Beneath the 
Dirt Ice and Flowers
샌디 딩 Sandy Ding
2006 | B&W | Silent | 10min | 35mm on HD

이 작품은 사진화학적 반응이 주된 모티브가 되는 연금술적 과정을 중심에 둔 작품이다. 같은 구조를 
다른 형태로 반복하는 행위는 어떤 에너지에 대한 숭배가 되고 얼음과 먼지, 액체 꽃과 인간의 피의 
반짝이는 형상은 이 단순한 시와 같은 작품의 핵심적 언어가 된다. 이것은 빛의 화학과 축배에 다름 
아니다.

E
X
iS

 2017
서

울
국

제
실

험
영

화
페

스
티

벌
196

이 작품은 사진화학적 반응이 주된 모티브가 되는 연금술적 
과정을 중심에 둔 작품이다. 같은 구조를 다른 형태로 반복하는 
행위는 어떤 에너지에 대한 숭배가 되고 얼음과 먼지, 액체 
꽃과 인간의 피의 반짝이는 형상은 이 단순한 시와 같은 작품의 
핵심적 언어가 된다.  이것은 빛의 화학과 축배에 다름 아니다.

The film is an alchemical process of elevation. 
By repeating the same phrase in a different 
tonality, it becomes a worship of some ener-
gy. Dirt, Ice, liquids flowers and the shape of 
human blood Light, are the elements of words 
in this simple poem, that is about light chem-
istry and celebration. 

흙 얼음 꽃 아래 흐르는 
피가 내뿜는 전파 

The Radio Wave of Blood 
Beneath the Dirt Ice and 
Flowers

China / 2006 / B&W / Silent / 10min  
35mm on HD
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닫힌 꿈 Dream Enclosure
샌디 딩 Sandy Ding
2011 - 2014 | B&W | Stereo | 18min | HD

이 작품은 내가 만들었던 «노이즈 필름» 연작으로 시작되었다. 2008년 중국에 돌아온 이후, 난 
사운드 작업을 시작했다. 처음엔 다크 사이트랜스 음악 디제이로부터 출발해, 나 자신만의 사운드를 
만들기 시작했다. 베이징에 있는 다른 친구들과 함께 “리퀴드 팰리스"라는 노이즈 밴드를 결성했다. 
한달에 1~2회 우리는 즉흥적으로 노이즈 음악 퍼포먼스를 선보였다. 결국 이러한 활동은 2012년 
이후 내가 만드는 영화에도 지대한 영향을 주었다. 나는 많은 연구를 통해서, 노이즈 예술에서 받은 
영감을 영화제작에 사용하기 시작했다. 2012년 부터 4년 동안 완성한 «잠들지 않은 밤»(Night 
Awake)이라는 장편 실험영화는 노이즈 음악을 표현하기 위한 나의 헌신적 노력의 결과물이다. 이 
영화 역시 이러한 노이즈 영화의 한 작품이다.
엄청난 속도감의 시선이 분열된 자아의 순수성을 파고들고, 과거의 현실과 뒤섞여 영원히 노이즈의 
선 속으로 녹아들면서 깊은 숲 속의 동굴 속으로 들어서고 밖으로 나아가고... 기억이 뒤섞이고, 
반복된 회상의 파편이 한데 얽히고 투쟁한다. 꿈 속의 또 다른 깊은 꿈에 대해 말하려는 듯, 영화 속 
인물은 관객을 반영하고 사막에서 숲으로 이동하는 동안 우리를 이끄는 영화의 시각은 단순히 갇힌 
꿈 속의 여행일 뿐만 아니라 프레임과 장면 사이에 붙들린 의미와 권력을 해방시키려는 노력이기도 
하다.
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이 작품은 내가 만들었던 «노이즈 필름» 연작으로 시작되었다. 
2008년 중국에 돌아온 이후, 난 사운드 작업을 시작했다. 
처음엔 다크 사이트랜스 음악 디제이로부터 출발해, 나 
자신만의 사운드를 만들기 시작했다. 베이징에 있는 다른 
친구들과 함께 “리퀴드 팰리스"라는 노이즈 밴드를 결성했다. 
한달에 1~2회 우리는 즉흥적으로 노이즈 음악 퍼포먼스를 
선보였다. 결국 이러한 활동은 2012년 이후 내가 만드는 
영화에도 지대한 영향을 주었다. 나는 많은 연구를 통해서, 
노이즈 예술에서 받은 영감을 영화제작에 사용하기 시작했다. 
2012년 부터 4년 동안 완성한 «잠들지 않은 밤»(Night 
Awake)이라는 장편 실험영화는 노이즈 음악을 표현하기 
위한 나의 헌신적 노력의 결과물이다. 이 영화 역시 이러한 
노이즈 영화의 한 작품이다. 
 엄청난 속도감의 시선이 분열된 자아의 순수성을 
파고들고, 과거의 현실과  뒤섞여 영원히 노이즈의 선 속으로 
녹아들면서 깊은 숲 속의 동굴 속으로 들어서고 밖으로 
나아가고... 기억이 뒤섞이고, 반복된 회상의 파편이 한데 
얽히고 투쟁한다. 꿈 속의 또 다른 깊은 꿈에 대해 말하려는 듯, 
영화 속 인물은 관객을 반영하고 사막에서 숲으로 이동하는 
동안 우리를 이끄는 영화의 시각은 단순히 갇힌 꿈 속의 여행일 
뿐만 아니라 프레임과 장면 사이에 붙들린 의미와 권력을 
해방시키려는 노력이기도 하다. 

This film starts a series of “Noise Film” I 
made. After returned to China in 2008, I 
begin to play with sound. Firstly, I started 
to DJ dark psytrance music, then, begin to 
make my own sound work. Together with 
my friends in Beijing, we made a noise band 
called “Liquid Palace”. Every month or two, 
we did improvised noise music performance 
in Beijing. Noise music has inspired my film 
dramatically since 2012. I did a lot of tests on 
film, and begin to make films using the in-
spirations from noise art. Eventually, I made 
a feature experimental film called “Night 
Awake” in 2016 more dedicated to it. This film 
is one of these noise films.      

 The vision of the lizard penetrate 
the purity of broken self, forever starched 
into the lines of noise, mixed with reality in 
the past, and inside of the past, entered into 
a cave in a deep forest and out... Memory 
montaged together, loops flashbacks melted 
struggled and pieced together. It is trying 
to say deep dreams inside of dreams. The 
person in film mirrors the audience, lead 
the vision from desert to forest, it is not only 
a journey of trapped thoughts but also it is 
trying to release those meanings and power 
in between frames, shots, and sequences. 

닫힌 꿈 
Dream Enclosure

China / 2011-2014 / B&W / Stereo / 18min / HD

샌
디

 딩
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andy D

ing

 IIndi-Visual_샌디 딩 Sandy Ding
상영정보 :  8월 4일(금) 오후 8시
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프리즘 Prisms
샌디 딩 Sandy Ding
2011 | Color | Optical | 20min | 16mm

다양한 색채로 가득한 이 추상적 작품은 어떤면에서는 구조와 공간에 관한 것이다. 이는 명백히 내가 
지금껏 만들어 온 대부분의 작품이 가지고 있는 특징이기도 하다. 안에서 바라볼 땐 거기엔 분명히 
미묘하면서도 접근할 수 없는 공간이 있다. 그리고 그것은 시간의 신전 근처에서 자리한다. 신전은
어둠에서 빛나고, 아무도 없으며 미동도 하지 않는다. 프리즘 밖으로 흘러 나오는 빛 조각의 움직임에 
따른 공간의 분위기가 작품 속에 드러난다.
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다양한 색채로 가득한 이 추상적 작품은 어떤면에서는 
구조와 공간에 관한 것이다. 이는 명백히 내가 지금껏 만들어 
온 대부분의 작품이 가지고 있는 특징이기도 하다. 안에서 
바라볼 땐 거기엔 분명히 미묘하면서도 접근할 수 없는 공간이 
있다. 그리고 그것은 시간의 신전 근처에서 자리한다. 신전은 
어둠에서 빛나고, 아무도 없으며 미동도 하지 않는다. 프리즘 
밖으로 흘러 나오는 빛 조각의 움직임에 따른 공간의 분위기가 
작품 속에 드러난다.

A colorful abstract film somehow about 
structures and space. Apparently, almost 
all my films are coming from within. Inside, 
when I looked, there are some places seems 
delicate and remote. They are near the 
temple of time. It is a temple shining in the 
darkness, at the time, there is nobody there, 
seems like it is not moving at all. Traveling 
through the fragment of light leaking out 
from prisms, the ambience of the space are 
described and watched.

프리즘 
Prisms

China / 2011 / Color / Optical / 20min /  16mm

 IIndi-Visual_샌디 딩 Sandy Ding
상영정보 :  8월 4일(금) 오후 8시
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 Asia Forum 1 _대만 Taiwan
상영정보 : 8월 5일(토) 오후 4시 (74min)

디지털 브레이크: 대만 무빙이미지에 대한 새로운 관점
Digital Break: New Perspectives on Taiwanese 
Moving Image
Curated by 
왕 원-츠 WANG Wen-chi

대만 프로그램의 주제는 “디지털 브레이크"이다. 이 프로그램은 동시대적 시간과 공간, 지각, 기억, 
하이브리드 텍스트를 통한 디지털 환경속의 반영적 담론을 통한 영원성에 대한 질문을 던지기 
위해 극도로 미디어에 노출된 시청자를 배제하려는 시도를 한 프로젝트라 할 수 있다. 7명의 대만 
작가는 모두 디지털 세대에 성장했으며, 그들의 작품은 필름과 비디오 아트 경계를 넘어선 대화를 
만들어내면서 디지털 테크놀로지와 관련된 동시대적 현상에 대한 응답으로 읽힐 수 있다. 그들의 
작품을 통해, 작가들은 우리를 둘러싼 세상에 대한 우리의 감정과 우리가 경험하는 순간과 같은 
유기적 세계와 우리 자신의 친밀감을 분석하도록 요청하고 있다.
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원거리 작용 Action at a Distance
천 인-쥐 CHEN Yin-Ju
2016 | Color | Stereo | 9min 16sec | HD

«원거리 작용»은 작가가 국가폭력과 정부, 신체에 관해 만든 연작 중 3번째 작품이다. 이전 작품인 
«As Above, So Below»(2013-2014)와 «Liquidation Maps»(2014)에서 처럼 3채널로 구성된 
비디오 설치는 국가폭력의 사례와 외과수술을 연결시키는 형이상학적 연결고리를 확장하고 
간추린다. 의료 절차에 관한 파운드 푸티지, 양자 역학에 관한 교육 영화와 국가 폭력과 시민 사이에 
벌어진 폭력적 대결의 새로운 푸티지 등을 사용하여 «원거리 작용»은 대응의 원리와 양자 뒤얽힘에 
대한 철학적 결과를 탐색하면서 대우주적인 것과 소우주적인 것 사이의 관계를 다루고 있다. 
아인슈타인은 양자가 뒤얽히는 것을 “원거리 상에서의 유령적인 동작”이라 불렀다. 원거리 작용과 
그것의 이전 상황의 절차적인 반복은 궁극적으로는 응집되고 뒤섞인 우주를 기술하는데, 과학과 
유사-과학은 인간의 삶을 이해하는 두 개의 상호보완적인 길일 뿐이다.

천 인-쥐의 주된 매체는 비디오 이지만 사진, 설치, 드로잉도 그녀의 작품에 포함된다. 지난 몇 년 동안 그녀는 인간 
사회의 권력의 기능, 국가주의, 인종주의, 전체주의, 집단적 사유 혹은 집단적 (무)의식에 집중해왔다. 그녀의 최근 
작품 역시 우주와 인간 행동 사이의 관계를 다루고 있다. 그녀는 많은 국제적 전시와 영화제에 참여했다. 그녀의 
설치와 영상 작품들은 대표적으로 2016년 리버풀 비엔날레와 시드니 비엔날레, 2014년 상하이 비엔날레, 2012년 
타이페이 비엔날레 등에 소개되었으며 로테르담 영화제, EMAF, 암스테르담 국제 다큐멘터리 영화제, 레이나 

소피아 등에 참가했다. 그녀는 2010~2011년 
네덜란드 라익스아카데미 레지던시의 
입주작가였으며, 현재 타이페이에서 
작품활동을 지속하고 있다.

 Asia Forum 1 _대만 Taiwan
상영정보 : 8월 5일(토) 오후 4시
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원거리 작용 Action at a Distance 
천 인-쥐 CHEN Yin-Ju

Taiwan / 2016 / Color / Stereo /  9 min 16 sec /  HD

«원거리 작용»은 작가가 국가폭력과 정부, 신체에 관해 
만든 연작 중 3번째 작품이다. 이전 작품인 «As Above, 
So Below»(2013-2014)와 «Liquidation 
Maps»(2014)에서 처럼 3채널로 구성된 비디오 설치는 
국가폭력의 사례와 외과수술을 연결시키는 형이상학적 
연결고리를 확장하고 간추린다. 의료 절차에 관한 파운드 
푸티지, 양자 역학에 관한 교육 영화와 국가 폭력과 시민 
사이에 벌어진 폭력적 대결의 새로운 푸티지 등을 사용하여 
«원거리 작용»은 대응의 원리와  양자 뒤얽힘에 대한 철학적 
결과를 탐색하면서 대우주적인 것과 소우주적인 것 사이의 
관계를 다루고 있다. 
 아인슈타인은 양자가 뒤얽히는 것을 “원거리 
상에서의 유령적인 동작”이라 불렀다. 원거리 작용과 그것의 
이전 상황의 절차적인 반복은 궁극적으로는 응집되고 
뒤섞인 우주를 기술하는데, 과학과 유사-과학은 인간의 삶을 
이해하는 두 개의 상호보완적인 길일 뿐이다.

*이 작품의 오리지널 포맷은 3채널 비디오 설치 작품이며,  
극장 상영을 위해 편집된 버전으로  상영된다.

Action at a Distance is the third chapter in 
CHEN’s recent practice of addressing the 
body, governments, and state violence. Like 
the previous chapters, As Above, So Below  
(2013–2014) and Liquidation Maps  (2014), the 
three-channel video installation expands 
and summarizes the metaphysical threads 
connecting invasive surgeries and instances 
of state violence. Using found footage of 
medical procedures, educational films on 
quantum physics and news footage of violent 
confrontations between state forces and 
citizens, Action at a Distance elaborates the 
relationship between the macrocosm and 
the microcosm by exploring the philosophical 
consequences of quantum entanglement 
and the principle of correspondence.  
 Einstein called quantum 
entanglement “spooky action at a 
distance.” Action at a Distance and its 
previous iterations ultimately describe a 
cohesive and interwoven universe, where 
science and pseudoscience are merely two 
complementary routes to understanding 
human life.

*The original three channel video installation  
has been edited for theatrical screening.

천 인-쥐
천 인-쥐의 주된 매체는 비디오 이지만 
사진, 설치, 드로잉도 그녀의 작품에 
포함된다. 지난 몇 년 동안 그녀는 인간 
사회의 권력의 기능, 국가주의, 인종주의, 
전체주의, 집단적 사유 혹은 집단적 
(무)의식에 집중해왔다. 그녀의 최근 작품 
역시 우주와 인간 행동 사이의 관계를 
다루고 있다. 그녀는 많은 국제적 전시와 
영화제에 참여했다. 그녀의 설치와 
영상 작품들은 대표적으로 2016년 
리버풀 비엔날레와 시드니 비엔날레, 
2014년 상하이 비엔날레, 2012년 
타이페이 비엔날레 등에 소개되었으며 
로테르담 영화제, EMAF, 암스테르담 
국제 다큐멘터리 영화제, 레이나 소피아 
등에 참가했다. 그녀는 2010~2011년 
네덜란드 라익스아카데미 레지던시의 
입주작가였으며, 현재 타이페이에서 
작품활동을 지속하고 있다.

CHEN Yin-Ju
CHEN Yin-Ju’s primary medium is 
video, but her work also includes 
photo, installation and drawing. In the 
past few years she has focused on the 
function of power in human society, 
nationalism, racism, totalitarianism, 
collective thinking and collective 
(un)conscious. Her recent projects 
also engage in the relations between 
the cosmos and human behavior. She 
has participated in many international 
exhibitions and film festivals, such as 
Liverpool Biennial (UK, 2016), Berlinale 
(DE, 2016), 20th Biennial of Sydney (AU, 
2016), Shanghai Biennial (CN, 2014), "A 
Journal of the Plague Year", Para/Site 
(HK, TW, KR, US, 2013 - 2015), Taipei 
Biennial (TW, 2012), International Film 
Festival Rotterdam (NL, 2011), EMAF 
(DE, 2011), "Multitud Singular", Museo 
Nacional Centro de Arte Reina Sofia 
(ES, 2009), International Documentary 
Film Festival Amsterdam (NL, 2008), and 
San Francisco International Film Festival 
(US, 2006). Chen was a resident artist at 
the Rijksakademie (NL, 2010-2011) and 
currently lives and works in Taipei City, 
Taiwan.
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안개 속 - 버려진 도시 In the Fog – Abandoned City
판 쯔-밍 FAN Chih-Ming
2016 | Color | Stereo | 7min 3sec | HD

작가는 전쟁 이후 버려진 지역 혹은 사람들에게 잊혀진 
현대적 고립지로도 볼 수 있는 곳을 게임 엔진 시스템을 
통해 상상과 가상적인 전쟁 후의 장면으로 표현한다. 
그곳은 너무나 빛바랜 모습으로 더 이상 사람도 살지 
않는 고립된 곳으로 보인다.

판 쯔-밍은 오디오-비주얼 프로젝트와 비디오 설치 분야에서 
활동해왔다. 그의 작품은 여러 오디오-비주얼 페스티벌에 소개되었으며, 제5회 타이페이 디지털 아트페스티벌에서 
사운드 아트 대상을 수상했다.

침식의 짧은 역사 A Short History of Decay(解體概要)
린 스-지에 LIN Shih-Chieh
2014 | Color | Stereo | 5min 45sec | HD

역사는 선형적 기표와 상징으로 이뤄진 해석이다. 
기표를 탈맥락화하면, 이미지는 인과관계의 환영에서 
자유로워진다. 이 작품은 2차 세계대전 이후 대만에서 
미군의 설립과 식민지 역사를 소개하는 1970년대 
미군에 의해 제작된 대만 프로파간다 영화를 샘플링 한 
것이다.

린 스-지에는 타이페이를 중심으로 활동하는 비디오 아티스트이자 영화감독이다. 그는 캘리포니아
예술대학에서 영화를 공부하였으며, 작품을 통해 주로 미디어와 사적기억 그리고 포스트-콜로니얼리즘 맥락에서 
역사의 상호연관성을 주로 다뤄왔다. 그의 최근 작품인 «침식의 짧은 역사 A Short History of Decay»는 2015년 
대만의 금마장 영화제에서 최고 실험영화 부문과 음악상을 수상했다. 그는 현재 대만에 관한 조지 살마나자르의 
문학적 민족지학에 영감을 받은 프로젝트를 진행하고 있다.

 Asia Forum 1 _대만 Taiwan
상영정보 : 8월 5일(토) 오후 4시
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안개 속-버려진 도시 In the Fog 
판 츠-밍 FAN Chih-Ming

Taiwan / 2016 / Color / Stereo / 7 min 34 sec / HD

판의 2016년 작품 «안개 속-버려진 도시»에서 작가는 
전쟁 이후 버려진 지역 혹은 사람들에게 잊혀진 현대적 
고립지로도 볼 수 있는 곳을 게임 엔진 시스템을 통해 
상상적이고 가상적인 전쟁 후의 장면으로 표현한다. 그곳은 
너무나 빛바랜 모습으로 더 이상 사람도 살지 않는 고립된 
곳으로 보인다.

In FAN’s 2016 work In the Fog - The 
Abandoned City, the artist creates a virtual 
and imaginary post-war like scene through 
a game engine system, which presents an 
abandoned territory after warfare, seen 
as an urban island forgotten by people. 
It appears quite barren, uninhabited and 
isolated.

침식의 짧은 역사  
A Short History of Decay (解體概要)
린 스-지에 LIN Shih-Chieh

Taiwan / 2014 / Color / Stereo / 5 min 45 sec / HD

역사는 선형적 기표와 상징으로 이뤄진 해석이다. 기표를 
탈맥락화하면, 이미지는 인과관계의 환영에서 자유로워진다. 
이 작품은 2차 세계대전 이후 대만에서 미군의 설립과 
식민지 역사를 소개하는 1970년대 미군에 의해 제작된 대만 
프로파간다 영화를 샘플링 한 것이다. 

*이 작품의 사운드는 대만의 사운드 아티스트인 양 샤오안의 작품이다.

History is an interpretation made up of linear 
signs and symbols. By decontextualizing 
the signs, images are liberated from this 
cause-and-effect illusion. To fight against 
the illusion, let there be glitch. This video 
is sampled from Assignment Taiwan, a 
propaganda film made by the US army in 
the 70s, introducing the colonized history 
and the establishment of the US military in 
Taiwan after World War II.     

* This video artwork features work from Taiwanese  
sound artist Yang Xanthe.

판 쯔-밍
판 쯔-밍은 오디오-비주얼 프로젝트와 
비디오 설치 분야에서 활동해왔다. 그의 
작품은 여러 오디오-비주얼 페스티벌에 
소개되었으며, 제 5회 타이페이 디지털 
아트 페스티벌에서 사운드 아트 대상을 
수상했다.

린 스-지에

린 스-지에는 타이페이를 중심으로 
활동하는 비디오 아티스트이자 
영화감독이다. 그는 캘리포니아 
예술대학에서 영화를 공부하였으며, 
작품을 통해 주로 미디어와 사적 기억 
그리고 포스트-콜로니얼리즘  맥락에서 
역사의 상호연관성을 주로 다뤄왔다. 
그의 최근 작품인 «침식의 짧은 역사»는 
2015년 대만의 금마장 영화제에서 최고 
실험영화 부문과 음악상을 수상했다. 그는 
현재 대만에 관한 조지 살마나자르의 
문학적 민족지학에 영감을 받은 
프로젝트를 진행하고 있다.

FAN Chih-Ming
Chih-Ming has worked in audio and 
visual projects, as well as video 
installations. His works have exhibited 
in PLATINE, Temps D'Images, 
(CON)TEMPORARY OSMOSIS - 
Audiovisual Media Festival 2015, Hors 
Pistes Tokyo Film Festival and won the 
Sound Art First Prize at the 5th Digital 
Art Festival Taipei and the Second 
Prize at Immortal Quest International 
New Media Art Competition.

LIN Shih-Chieh
LIN Shih-Chieh is a filmmaker and 
video artist based in Taipei. He earned 
his MFA in Film and Video from 
California Institute of the Arts. His 
works focus on the interrelationship 
between media, personal memories, 
and histories in the postcolonial 
context, blending the form of 
nonfiction and fiction. His recent work 
A Short History of Decay won best 
experimental film and best music 
design at the Golden Harvest Awards, 
Taiwan, 2015 and has exhibited in 
various venues internationally. He 
currently working on a project inspired 
by George Psalmanazar’s fictional 
ethnography of Taiwan.
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안개 속-버려진 도시 In the Fog 
판 츠-밍 FAN Chih-Ming

Taiwan / 2016 / Color / Stereo / 7 min 34 sec / HD

판의 2016년 작품 «안개 속-버려진 도시»에서 작가는 
전쟁 이후 버려진 지역 혹은 사람들에게 잊혀진 현대적 
고립지로도 볼 수 있는 곳을 게임 엔진 시스템을 통해 
상상적이고 가상적인 전쟁 후의 장면으로 표현한다. 그곳은 
너무나 빛바랜 모습으로 더 이상 사람도 살지 않는 고립된 
곳으로 보인다.

In FAN’s 2016 work In the Fog - The 
Abandoned City, the artist creates a virtual 
and imaginary post-war like scene through 
a game engine system, which presents an 
abandoned territory after warfare, seen 
as an urban island forgotten by people. 
It appears quite barren, uninhabited and 
isolated.

침식의 짧은 역사  
A Short History of Decay (解體概要)
린 스-지에 LIN Shih-Chieh

Taiwan / 2014 / Color / Stereo / 5 min 45 sec / HD

역사는 선형적 기표와 상징으로 이뤄진 해석이다. 기표를 
탈맥락화하면, 이미지는 인과관계의 환영에서 자유로워진다. 
이 작품은 2차 세계대전 이후 대만에서 미군의 설립과 
식민지 역사를 소개하는 1970년대 미군에 의해 제작된 대만 
프로파간다 영화를 샘플링 한 것이다. 

*이 작품의 사운드는 대만의 사운드 아티스트인 양 샤오안의 작품이다.

History is an interpretation made up of linear 
signs and symbols. By decontextualizing 
the signs, images are liberated from this 
cause-and-effect illusion. To fight against 
the illusion, let there be glitch. This video 
is sampled from Assignment Taiwan, a 
propaganda film made by the US army in 
the 70s, introducing the colonized history 
and the establishment of the US military in 
Taiwan after World War II.     

* This video artwork features work from Taiwanese  
sound artist Yang Xanthe.

판 쯔-밍
판 쯔-밍은 오디오-비주얼 프로젝트와 
비디오 설치 분야에서 활동해왔다. 그의 
작품은 여러 오디오-비주얼 페스티벌에 
소개되었으며, 제 5회 타이페이 디지털 
아트 페스티벌에서 사운드 아트 대상을 
수상했다.

린 스-지에

린 스-지에는 타이페이를 중심으로 
활동하는 비디오 아티스트이자 
영화감독이다. 그는 캘리포니아 
예술대학에서 영화를 공부하였으며, 
작품을 통해 주로 미디어와 사적 기억 
그리고 포스트-콜로니얼리즘  맥락에서 
역사의 상호연관성을 주로 다뤄왔다. 
그의 최근 작품인 «침식의 짧은 역사»는 
2015년 대만의 금마장 영화제에서 최고 
실험영화 부문과 음악상을 수상했다. 그는 
현재 대만에 관한 조지 살마나자르의 
문학적 민족지학에 영감을 받은 
프로젝트를 진행하고 있다.

FAN Chih-Ming
Chih-Ming has worked in audio and 
visual projects, as well as video 
installations. His works have exhibited 
in PLATINE, Temps D'Images, 
(CON)TEMPORARY OSMOSIS - 
Audiovisual Media Festival 2015, Hors 
Pistes Tokyo Film Festival and won the 
Sound Art First Prize at the 5th Digital 
Art Festival Taipei and the Second 
Prize at Immortal Quest International 
New Media Art Competition.

LIN Shih-Chieh
LIN Shih-Chieh is a filmmaker and 
video artist based in Taipei. He earned 
his MFA in Film and Video from 
California Institute of the Arts. His 
works focus on the interrelationship 
between media, personal memories, 
and histories in the postcolonial 
context, blending the form of 
nonfiction and fiction. His recent work 
A Short History of Decay won best 
experimental film and best music 
design at the Golden Harvest Awards, 
Taiwan, 2015 and has exhibited in 
various venues internationally. He 
currently working on a project inspired 
by George Psalmanazar’s fictional 
ethnography of Taiwan.
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내가 당신과 함께 나이 들어갈 때 When I'm Getting Older With You
니우 쥔-치앙 NIU Jun-Qiang
2009 | Color | Stereo | 5min 1sec | HD

이 작품은 단일한 뉴스 이미지를 렌즈 뒤에 숨어 있는 허구적 감정과 숨겨진 사건을 연장하면서, 
이를 수평적 서사로 확장하고 발전시킨다. 한편으로 매스 미디어와 실재 사이의 차이를 대비시켜 
우리가 살고 있는 피할 수 없는 환경과 즉각적인 라이브-뉴스를 요구하는 우리 자신의 상황에 
대해 환기 시킨다. 자세 자체가 사건의 원인이 되면서 의도적으로 확대된 감정적 정교함을 통해 
그녀는 주변부에 혼잡스런 뉴스 정보 속에서 쉽게 눈에 띈다. 그러한 불완전하고 불균형적인 
응시로부터 그녀는 단순히 실재 삶 속에서 관람객의 한 전형일 뿐만 아니라 뉴스가 만들어 내는 
감정의 투사체이기도 하다. 라이브-타임은 이 순간이 아니라, 스크린의 영속적 예언이 찰나의 
순간이 되어버린 때이다. 그 순간의 응시를 위해 우리는 네트워크 인터페이스 단위 작업의 개념 속에 
존재한다.

니우 쥔-치앙은 1983년 핀통에서 태어났다. 그는 타이페이 국립예술대학 뉴미디어 아트학 석사과정을 졸업하였다. 
그의 작품들은 주로 비디오와 실험영화, 사진, 믹스 미디어 설치 분야에 걸쳐있다. 그의 최근 작품들 대부분은 
일상적 경험으로부터 영감을 받은 것이다. 그는 다양한 사람을 자신의 작품에 참여시키고 그들의 과거 경험을 통한 
이야기로부터 하나의 통일되고 결합된 경험을 만들어낸다. 이 과정에서 그는 한 번도 직접 만난 적이 없는 사람들 
사이의 놀라운 관계를 발견해낸다. 그는 물질주의를 거부하면서 인간의 생애에 지속적이고 변화하지 않는 어떤 
것을 탐색한다.

 Asia Forum 1 _대만 Taiwan
상영정보 : 8월 5일(토) 오후 4시 
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내가 당신과 함께 나이들어 갈 때  
When I’m Getting Older With You
니우 쥔-치앙 NIU Jun-Qiang

Taiwan / 2009 / Color / Stereo / 5 min 10 sec / HD

이 작품은 단일한 뉴스 이미지를 렌즈 뒤에 숨어 있는 허구적  
감정과 숨겨진 사건을 연장하면서, 이를 수평적 서사로 
확장하고 발전시킨다. 한편으로 매스 미디어와 실재 사이의 
차이를 대비시켜 우리가 살고 있는 피할 수 없는 환경과 
즉각적인 라이브-뉴스를 요구하는 우리 자신의 상황에 대해 
환기 시킨다. 자세 자체가 사건의 원인이 되면서 의도적으로 
확대된 감정적 정교함을 통해 그녀는 주변부에 혼잡스런 
뉴스 정보 속에서 쉽게 눈에 띈다. 그러한 불완전하고 
불균형적인 시선의 자세속에서 그녀는 단순히 실재 삶 
속에서 관람객의 한 전형일 뿐만 아니라 뉴스가 만들어 내는 
감정의 투사체이기도 하다. 라이브-타임은 이 순간이 아니라, 
스크린의 영속적 예언이 찰나의 순간이 되어버린 때이다. 
그 순간의 응시를 위해 우리는 네트워크 인터페이스 단위 
작업의 개념 속에 존재한다.

The work develops and expands a simple 
news image into a horizontal narrative, 
extending hidden events and fictitious 
emotions behind the lens. In addition 
to contrasting the gap between mass 
media and reality, the film also reflects our 
immediate live-news demands and the 
inescapable circumstances that we live in. 
Under deliberately exaggerated emotional 
elaborations, she stands out from news 
information that crowds our peripherals, 
and the posture turns into the cause of the 
events. From an incomplete and unbalanced 
gaze, she is not only the epitome of images 
from the viewer’s reality but also the 
projection of part of the creator’s emotional 
state.  This moment is not live-time; the 
moment of the screen’s eternal prophecy is 
fleeting.  By gazing at this moment we exist 
within the concept of NIU’s work.

니우 쥔-치앙 

니우 쥔-치앙은 1983년 핀통에서 
태어났다. 그는 타이페이 국립예술대학 
뉴미디어 아트학 석사과정을 졸업하였다. 
그의 작품들은 주로 비디오와 실험영화, 
사진, 믹스 미디어 설치 분야에 걸쳐있다. 
그의 최근 작품들 대부분은 일상적 
경험으로부터 영감을 받은 것이다. 그는 
다양한 사람을 자신의 작품에 참여시키고 
그들의 과거 경험을 통한 이야기로부터 
하나의 통일되고 결합된 경험을 
만들어낸다. 이 과정에서 그는 한 번도 
직접 만난 적이 없는 사람들 사이의 놀라운 
관계를 발견해낸다. 그는 물질주의를 
거부하면서 인간의 생애에 지속적이고 
변화하지 않는 어떤 것을 탐색한다.

NIU Jun-Qiang
NIU Jun-Qiang was born in 1983 in 
Pingtun, Taiwan. He graduated with 
an MFA in New Media Art from Taipei 
National University of the Arts. He 
mainly works in video, experimental 
film, photography and mixed media 
installation mediums. Most of Niu's 
recent artworks spring from the 
daily, ordinary life and its involved 
experiences. He has worked with 
many participants to narrate their 
past experiences for the creation of a 
more united, joint human experience. 
During the creative process, Niu 
investigates and examines the 
incredible relations between humans 
who do not meet face to face and 
the relationships from individuals 
to groups. Rather than focus on 
materialism, he rejects that notion 
and looks at what is constant and 
changing in humanity’s lifetime.
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마이크 테스트 : 황 구어-진에게 보내는 편지 Microphone Test: A Letter to Huang 
Guo-Jun
쉬 츠어-위 HSU Che-Yu
2015 | Color | Stereo | 2min 18sec | HD

마이크 테스트 연작은 작가인 Huang Guo-Jun의 동명의 작품에서 따온 것이다. 자살하기 두 달 
전에 황은 “To Mother"라는 제목의 서간문체의 짧은 글을 남겼는데, 이 글에서 그는 자신이 자살을 
하려한다는 것을 어머니에게 알렸다. 그리고 그는 자살을 하면서 유서를 남기지 않았다. 이 작품의 
허구적 측면은 삶의 사실주의적 측면과 대조를 이룬다. 쉬의 작품은 언제나 허구와 사실 사이에 
구별불가능한 부분에 초점을 맞춘다.

쉬 츠어-위는 1985년 타이페이에서 태어났다. 그는 타이난 국립예술대학교에서 조소를 전공하였다.
그는 주로 비디오와 설치 작업을 해오고 있다. 그의 작품으로는 «마이크 테스트 Microphone Test», «친밀한 
타자성 Familiar Otherness», «동북아시아의 예술 Art Across Northeast Asia», «언어는 바이러스다 
Language is a Virus» 등이 있다. 그는 제1회 가오슝 미술상을 수상한 바 있으며, 타이완 국립미술관이 주최한 
국립미술전에서 뉴미디어 아트 부문 금메달을 수상하기도 하였다.

 Asia Forum 1 _대만 Taiwan
상영정보 : 8월 5일(토) 오후 4시
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마이크 테스트 : 황 구어-진에게 보내는 편지  
Microphone Test:  
A Letter to Huang Guo-Jun
쉬 츠어-위 HSU Che-Yu

Taiwan / 2015 / Color / Stereo / 25 min 18 sec / HD

쉬 츠어-위의 연작인 마이크 테스트는 작가인 황 구어-진의 
동명의 작품에서 따온 것이다. 자살하기 두 달 전에 황은 
“어머니께"라는 제목의 서간문체의 짧은 글을 남겼는데, 
이 글에서 그는 자신이 자살을 하려한다는 것을 어머니에게 
알렸다. 그리고 그는 자살을 하면서 유서를 남기지 
않았다. 이 작품의 허구적 측면은 삶의 사실주의적 측면과 
대조를 이룬다. 쉬의 작품은 언제나 허구와 사실 사이에 
구별불가능한 부분에 초점을 맞춘다.

The Microphone Test series is named after 
writer Huang Guo-Jun’s Microphone Test. 
Two months before Huang committed 
suicide, he wrote an epistolary essay titled 
“To Mother,” in which he expressed his 
intention to kill himself to his mother. The 
writing is filled with black humor and an 
expressive quality, but he did not leave any 
suicide note when he finally did kill himself. 
The fictional aspect of the work contrasts 
the factual aspect of life, which has always 
been a focus of HSU’s work.

스타게이징 Stargazing
우 쯔-안 WU Tzu-an

Taiwan / 2017 / Color / Stereo / 2 min 48 sec  
16mm on HD

뉴질랜드에 도착한 후 난 매일 밤 날씨와 관계 없이 반짝이는 
별을 촬영 사진으로 남겨두고 싶었다. 밤하늘의 별은 내 
일기가 되었다. 별이 반짝이는 하늘을 보며 했던 내 생각과 
영감 그리고 사유의 시간은 매일매일 의례적 기록으로 
마침내 영화가 되었다.

After WU’s arrival in New Zealand, Wu 
wanted to photograph the starry sky each 
night, whether clear or not. The starry 
photos can be interpreted a diary. The film 
documents Wu’s everyday ritual of star-
gazing with his related thoughts, inspirations 
and meditative process.

쉬 츠어-위
쉬 츠어-위는 1985년 타이페이에서 
태어났다. 그는 타이난 
국립예술대학교에서 조소를 전공하였다. 
그는 주로 비디오와 설치 작업을 해오고 
있다. 그의 작품으로는 «마이크 테스트», 
«친밀한 타자성», «동북아시아의 예술», 
«언어는 바이러스다» 등이 있다. 그는 
제1회 가오슝 미술상을 수상한 바 
있으며, 타이완 국립 미술관이 주최한 
국립미술전에서 뉴미디어 아트 부문 
금메달을 수상하기도 하였다.

우 쯔-안
우 쯔-안은 실험영화작가이자 비디오 
아트 작가다. 그는 이질적인 이미지와 
음향, 그리고 텍스트를 가지고 서사와 
자아에 대한 질문을 던지는 작품을 만든다. 
그는 또한 영상 기록 매체 중에서도 
아날로그와 디지털의 교차가능성에 대해 
관심을 갖고 있다. 그는 국립 칭화대학 
학부에서 젠더 및 문화연구를 전공하였고, 
뉴욕 뉴스쿨에서 미디어학 석사과정을 
졸업하였다. 현재 그는 뉴욕 브루클린에 
거주하고 있다. 그의 작품들을 런던 
LGBT 영화제, 로테르담 국제영화제 
등지에서 상영된 바 있다. 그는 «아더 
시네마»의 멤버이며, 대항문화운동 잡지인 
«후모後母»의 공동설립자이기도 하다.

HSU Che-Yu
HSU Che-Yu was born in 1985 in 
Taipei and holds an MFA in Plastic 
Arts from Tainan National University 
of the Arts. He specializes in video 
and installation art, and his exhibited 
works include Microphone Test, 
Familiar Otherness: Art Across 
Northeast Asia, Language is a Virus, 
etc. He won the Kaohsiung First Prize 
at the Kaohsiung Museum of Fine 
Arts, the Gold Medal in New Media Art 
in the National Art Exhibition at the 
National Taiwan Museum of Fine Arts, 
and the Grand Prize at 4th edition of 
the Taishin Arts Award in 2016.

WU Tzu-an
WU Tzu-An makes experimental 
film and video. By manipulating the 
heterogeneous images, sounds and 
texts, he creates work that tends to 
question the construction of narrative 
and selfhood. He is also interested in 
the intersection of both analogue and 
digital techniques of visual reproduction.  
He holds a BA in Gender and Cultural 
Studies from National Tsing Hua 
University, Taiwan and an MA in Media 
Studies from The New School, New York. 
He is currently based in Brooklyn, NY. His 
works have been shown at various venues 
including BFI Flare (London), International 
Film Festival Rotterdam (Netherlands), 
CROSSROADS (San Francisco), Xposed 
International Queer Film Festival (Berlin), 
Golden Harvest Film Festival (Taiwan), 
MixNYC (New York). He was awarded 
the Jury Prize at the Festival of Different 
and Experimental Cinema (Paris). He 
is also a member of cinema collective 
The Other Cinema and the co-founder 
of countercultural zine group 後母Post-
Motherism.
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스타게이징 Stargazing
우 쯔-안 WU Tzu-an
2017 | Color | Stereo | 2min 48sec | 16mm on HD

뉴질랜드에 도착한 후,  작가는 매일 밤 날씨와 관계 없이 반짝이는 별을 촬영 사진으로 남겨두고 
싶었다. 밤하늘의 사진은 하나의 일기가 되었다. 별이 반짝이는 하늘을 보며 했던 작가의 생각과 영감 
그리고 사유의 시간은 매일매일 의례적 기록으로 마침내 영화가 되었다.

우 쯔-안은 실험영화작가이자 비디오 아트 작가다. 그는 이질적인 이미지와 음향, 그리고 텍스트를 가지고 서사와 
자아에 대한 질문을 던지는 작품을 만든다. 그는 또한 영상 기록 매체 중에서도 아날로그와 디지털의 교차가능성에 
대해 관심을 갖고 있다. 그는 국립 칭화대학 학부에서 젠더 및 문화연구를 전공하였고, 뉴욕 뉴스쿨에서 미디어학 
석사과정을 졸업하였다. 현재 그는 뉴욕 브루클린에 거주하고 있다. 그의 작품들을 런던 LGBT 영화제, 로테르담 
국제영화제 등지에서 상영된 바 있다. 그는 «The Other Cinema»의 멤버이며, 대항문화운동 잡지인 «後母-Post-
Motherism»의 공동설립자이기도 하다.

 Asia Forum 1 _대만 Taiwan
상영정보 : 8월 5일(토) 오후 4시
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마이크 테스트 : 황 구어-진에게 보내는 편지  
Microphone Test:  
A Letter to Huang Guo-Jun
쉬 츠어-위 HSU Che-Yu

Taiwan / 2015 / Color / Stereo / 25 min 18 sec / HD

쉬 츠어-위의 연작인 마이크 테스트는 작가인 황 구어-진의 
동명의 작품에서 따온 것이다. 자살하기 두 달 전에 황은 
“어머니께"라는 제목의 서간문체의 짧은 글을 남겼는데, 
이 글에서 그는 자신이 자살을 하려한다는 것을 어머니에게 
알렸다. 그리고 그는 자살을 하면서 유서를 남기지 
않았다. 이 작품의 허구적 측면은 삶의 사실주의적 측면과 
대조를 이룬다. 쉬의 작품은 언제나 허구와 사실 사이에 
구별불가능한 부분에 초점을 맞춘다.

The Microphone Test series is named after 
writer Huang Guo-Jun’s Microphone Test. 
Two months before Huang committed 
suicide, he wrote an epistolary essay titled 
“To Mother,” in which he expressed his 
intention to kill himself to his mother. The 
writing is filled with black humor and an 
expressive quality, but he did not leave any 
suicide note when he finally did kill himself. 
The fictional aspect of the work contrasts 
the factual aspect of life, which has always 
been a focus of HSU’s work.

스타게이징 Stargazing
우 쯔-안 WU Tzu-an

Taiwan / 2017 / Color / Stereo / 2 min 48 sec  
16mm on HD

뉴질랜드에 도착한 후 난 매일 밤 날씨와 관계 없이 반짝이는 
별을 촬영 사진으로 남겨두고 싶었다. 밤하늘의 별은 내 
일기가 되었다. 별이 반짝이는 하늘을 보며 했던 내 생각과 
영감 그리고 사유의 시간은 매일매일 의례적 기록으로 
마침내 영화가 되었다.

After WU’s arrival in New Zealand, Wu 
wanted to photograph the starry sky each 
night, whether clear or not. The starry 
photos can be interpreted a diary. The film 
documents Wu’s everyday ritual of star-
gazing with his related thoughts, inspirations 
and meditative process.

쉬 츠어-위
쉬 츠어-위는 1985년 타이페이에서 
태어났다. 그는 타이난 
국립예술대학교에서 조소를 전공하였다. 
그는 주로 비디오와 설치 작업을 해오고 
있다. 그의 작품으로는 «마이크 테스트», 
«친밀한 타자성», «동북아시아의 예술», 
«언어는 바이러스다» 등이 있다. 그는 
제1회 가오슝 미술상을 수상한 바 
있으며, 타이완 국립 미술관이 주최한 
국립미술전에서 뉴미디어 아트 부문 
금메달을 수상하기도 하였다.

우 쯔-안
우 쯔-안은 실험영화작가이자 비디오 
아트 작가다. 그는 이질적인 이미지와 
음향, 그리고 텍스트를 가지고 서사와 
자아에 대한 질문을 던지는 작품을 만든다. 
그는 또한 영상 기록 매체 중에서도 
아날로그와 디지털의 교차가능성에 대해 
관심을 갖고 있다. 그는 국립 칭화대학 
학부에서 젠더 및 문화연구를 전공하였고, 
뉴욕 뉴스쿨에서 미디어학 석사과정을 
졸업하였다. 현재 그는 뉴욕 브루클린에 
거주하고 있다. 그의 작품들을 런던 
LGBT 영화제, 로테르담 국제영화제 
등지에서 상영된 바 있다. 그는 «아더 
시네마»의 멤버이며, 대항문화운동 잡지인 
«후모後母»의 공동설립자이기도 하다.

HSU Che-Yu
HSU Che-Yu was born in 1985 in 
Taipei and holds an MFA in Plastic 
Arts from Tainan National University 
of the Arts. He specializes in video 
and installation art, and his exhibited 
works include Microphone Test, 
Familiar Otherness: Art Across 
Northeast Asia, Language is a Virus, 
etc. He won the Kaohsiung First Prize 
at the Kaohsiung Museum of Fine 
Arts, the Gold Medal in New Media Art 
in the National Art Exhibition at the 
National Taiwan Museum of Fine Arts, 
and the Grand Prize at 4th edition of 
the Taishin Arts Award in 2016.

WU Tzu-an
WU Tzu-An makes experimental 
film and video. By manipulating the 
heterogeneous images, sounds and 
texts, he creates work that tends to 
question the construction of narrative 
and selfhood. He is also interested in 
the intersection of both analogue and 
digital techniques of visual reproduction.  
He holds a BA in Gender and Cultural 
Studies from National Tsing Hua 
University, Taiwan and an MA in Media 
Studies from The New School, New York. 
He is currently based in Brooklyn, NY. His 
works have been shown at various venues 
including BFI Flare (London), International 
Film Festival Rotterdam (Netherlands), 
CROSSROADS (San Francisco), Xposed 
International Queer Film Festival (Berlin), 
Golden Harvest Film Festival (Taiwan), 
MixNYC (New York). He was awarded 
the Jury Prize at the Festival of Different 
and Experimental Cinema (Paris). He 
is also a member of cinema collective 
The Other Cinema and the co-founder 
of countercultural zine group 後母Post-
Motherism.
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사적 컬렉션 A Private Collection
우 츠-위 WU Chi-Yu
2016 | Color | Stereo | 13min 33sec | HD

두 명의 외국인 노동자가 자신들이 가지고 있는 불법 복제 DVD에 관해 이야기를 나눈다. 그들의 
영화에 대한 생각은 고향인 미얀마에서 어릴 적 경험했던 시절로까지 거슬러 올라간다. 일이 없는 
날이면 항상 그들은 사원 주변에 있는 시장에서 DVD를 사서 영화를 보곤 했다. 그들에게 영화를 
보는 일은 삶과 무빙 이미지 사이의 영향관계를 이해하고 세계의 실재를 익혀나가는데 중요한 습관이 
되었다.

우 츠-위는 타이페이에 거주 중인 작가다. 그는 작가 집단인 후싱엔 스튜디오(Fuxinghen Studio) 의 멤버다. 
그는 비디오를 비롯하여 다양한 장르의 협업 프로젝트 작업을 하였고, 여기에는 비디오 설치와 렉쳐 퍼포먼스도 
포함된다. 그의 작업은 구술사와 지방의 소문을 기록하고 재현하는데 초점을 맞추고 있다. 작가는 서사의 해체와 
재구성 과정을 통해서 탈근대 문명을 역사와 공동체와 다시 연결시키고자 한다. 2014년부터 2015년까지 그는 
암스테르담 라익스아카데미 입주작가였고, 2013년에는 금천예술공장에 머물기도 하였다.

 Asia Forum 1 _대만 Taiwan
상영정보 : 8월 5일(토) 오후 4시
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사적 컬렉션 A Private Collection
우 츠-위 WU Chi-Yu

Taiwan / 2016 / Color / Stereo / 13 min 33 sec / HD

두 명의 외국인 노동자가 자신들이 가지고 있는 불법 복제 
DVD에 관해 이야기를 나눈다. 그들의 영화에 대한 생각은 
고향인 미얀마에서 어릴 적 경험했던 시절로까지 거슬러 
올라간다.  
 일이 없는 날이면 항상 그들은 사원 주변에 있는 
시장에서 DVD를 사서 영화를 보곤 했다. 그들에게 영화를 
보는 일은 삶과 무빙 이미지 사이의 영향관계를 이해하고 
세계의 실재를 익혀나가는데 중요한 습관이 되었다.

Two foreign laborers talk about their own 
private collection: pirated DVDs. Their 
thoughts on watching movies can be traced 
back to the childhood experiences when 
they lived in Myanmar.  
 When there was no work to do, they 
often spent time watching movies bought 
from a market nearby a temple in their 
hometown. For them, watching movies is 
more than entertainment; it has become 
a crucial way to learn about the word and 
understand the interactions between life 
and moving images.

우 츠-위
우 츠-위는 타이페이에 거주 중인 작가다. 
그는 작가 집단인 후싱엔 스튜디오의 
멤버다. 그는 비디오를 비롯하여 다양한 
장르의 협업 프로젝트 작업을 하였고, 
여기에는 비디오 설치와 렉쳐 퍼포먼스도 
포함된다. 그의 작업은 구술사와 지방의 
소문을 기록하고 재현하는데 초점을 
맞추고 있다. 작가는 서사의 해체와 
재구성 과정을 통해서 탈근대 문명을 
역사와 공동체와 다시 연결시키고자 
한다. 2014년부터 2015년까지 그는 
암스테르담 라익스아카데미 입주작가였고, 
2013년에는 금천예술공장에 머물기도 
하였다.

WU Chi-Yu
WU Chi-Yu is an artist currently 
based in Taipei. He is a member 
of the artist collective Fuxinghen 
Studio. His video work includes 
collaborative projects of various 
genres, video installations as well as 
lecture performances. His artistic 
practice focuses on the recording 
and reproduction of oral history and 
local rumor. Through the process of 
deconstructing and reconstructing 
narratives, he reconnects the post-
modern civilization which has 
become detached from history and 
community. From 2014-2015, he was 
a resident member at Rijksakademie 
in Amsterdam and at the Seoul Art 
Space Geumcheom in 2013. Wu has 
participated in several international 
exhibitions such as “The 2nd ‘CAFAM- 
Future’ Exhibition” in Beijing and 
“FEST - New Directors New Films 
Festival” in Portugal.
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상영시간 8. 3 (목) 8. 4 (금) 상영시간 8. 5 (토)

15:00

국제 경쟁
EX-Now 3
HD/77min/15세

국제 경쟁
EX-Now 1
HD/95min/15세 14:00

인디 비주얼
Indi-Visual 
린다 라이 Linda LAI_홍콩
<비장소 ▪ 다른 공간> 외 3편
HD/70min/15세

17:00

기획부분
EX-Choice 2
<힘의 우회>, <반 레오의 
사진들>, <빛의 모조품>
레베카 바론 Rebecca 
Baron, 아크람 자타리 
Akram Zaatari, 에릭 뷜로 
Érik Bullot
HD/85min/15세

회고전
EX-Retro 
카나이 카츠 Kanai 
Katsu_일본 
<굿-바이>
HD/52min/15세

16:00

아시아 포럼
Asia Forum 1_대만 
디지털 브레이크 : 
대만 무빙이미지에 대한 새로운 
관점
Curated by 왕 원-츠 WANG 
Wen-chi
HD/74min/15세

20:00

기획부분
EX-Choice 6
<피플 파워 폭탄선언: 베트남 
장미의 일기>
존 토레즈 John Torres
HD/89min/15세

인디 비주얼
Indi-Visual 
샌디 딩 Sandy 
Ding_중국
<닫힌 꿈> 외 2편
HD/49min/15세

19:30

기획부분
EX-Choice 5
<일리노이의 우화>
데보라 스트래트먼 
Deborah Stratman
HD/60min/15세 
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