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this initiative does not seek to create exact replicas 
but aims for interpretations that remain true to the 
original artistic vision, acknowledging the inherent 
impossibility of capturing the full ephemeral nature 
of the original works.

For the second edition of the project, we will 
dedicate two evenings to the Expanded Cinema of 
Malcolm Le Grice and Babeth Mondini-VanLoo. On 
the first evening, we will present a re-staging of 
Malcolm Le Grice’s seminal Horror Film 1. Although 
Le Grice has decided to no longer perform the piece 
himself, he has collaborated with the artists Louise 
Curham and Lucas Ihlein on the creation of a man-
ual for others to present the work. Under the name 
Teaching and Learning Cinema, Curham and Ihlein 
have developed a methodology for reenacting Ex-
panded Cinema, which is based on the creation of 
handbooks. Drawing on their research, the artist 
Cinzia Nistico presented a reenactment of Horror 
Film 1 in Rotterdam last year, and she will be there 
in person to perform the latest version of the piece.

The second evening, dedicated to Mondini- 
VanLoo, will feature a presentation of the expand-
ed version of Chance Versus Causality: The New  
Realists. The piece, originally a 16mm double pro-
jection with an improvised soundtrack by Cabaret 
Voltaire, was recently restored digitally by the Eye 
Filmmuseum in the Netherlands. With the help of 
the artist and Simona Monizza, archivist at Eye, we 
will present a re-staging of the double projection 
on 16mm.

SPECTRAL. Unburdened Recollections 
Considering the Expanded Cinema Archive
⟼ LaborBerlin

⟼ DE	 Der Begriff Expanded Cinema bezeichnete 
ursprünglich eine Praxis, die darauf abzielte, die 
traditionellen Grenzen des Kinos durch den Ein-
satz innovativer Technologien zu überschreiten. 
Dieses Konzept wurde weiterentwickelt und hat zu 
verschiedenen künstlerischen Theorien und Vor-
gehensweisen geführt, die sich zwar weiterhin auf 
neue Technologien konzentrieren, aber über den 
ursprünglichen Begriff und seine Implikationen 
hinausgehen. Ein bestimmter Zugang zu Expanded 
Cinema bleibt jedoch eng mit seiner ursprüngli-
chen Definition verbunden und legt den Schwer-
punkt auf die Körperlichkeit der Kinoerfahrung. Aus 
dieser Sicht ist das Kino auch weiterhin das wich-
tigste Medium für künstlerische Transformationen 
und Experimente.

Die Tradition des Expanded Cinema bewegt 
sich zwischen Reproduzierbarkeit und Vergäng-
lichkeit: der Projektion von Bildern (typischerweise 
fotochemischer Art) einerseits und einem per-
formativen Live-Aspekt andererseits, der es vom 
kommerziellen Mainstream-Kino unterscheidet. Die 
dynamische Spannung zwischen diesen Faktoren 
definiert das Wesen dieser künstlerischen Tradition. 
Trotz der Relevanz der Arbeiten und einiger doku-
mentarischer Bemühungen bleiben die Methoden 
zur kritischen Analyse und die Archivierung solcher 
Werke hinter denjenigen zurück, die für traditionel-
lere Formen des Kinos entwickelt wurden.

In Zusammenarbeit mit dem EMAF hat Labor-
Berlin ein Projekt zum Aufbau eines lebendigen 
Archivs für Expanded Cinema ins Leben gerufen. 
Auf der Grundlage vorhandener Dokumentationen 
und mit dem Einverständnis der Künstler*innen  
oder ihrer Nachlässe werden historische Werke 
für eine Neuinszenierung ausgewählt. Unter dem 
Titel Unburdened Recollections strebt die Initiative 
keine exakten Reproduktionen an, sondern vielmehr 
Interpretationen, die der ursprünglichen künstleri-
schen Vision treu bleiben und gleichzeitig anerken-
nen, dass es unmöglich ist, den ephemeren Cha-
rakter der Originalwerke vollständig zu erfassen.

In der zweiten Ausgabe des Projekts widmen 
wir uns an zwei Abenden dem Expanded Cinema 

LaborBerlin e.V is a nonprofit, self-organised film 
collective open to anyone interested in analogue 
film practice with an experimental and DIY ap-
proach. The lab is a meeting point for the exchange 
and the discussion of ideas and experiences around 
filmic creation. Every member, once introduced to 
the lab, can learn how to use its facilities in order 
to pursue personal projects autonomously. In ad-
dition, LaborBerlin e.V. also organises screenings 
and workshops on various technical aspects of  
analogue film production, either independently or 
in collaboration with other artist-run collectives or 
institutions. 

SPECTRAL is a four-year collaborative project be-
tween six artist-run film labs with a DIY philosophy 
that focuses on the expansive possibilities of live 
cinema and analogue projection. The project in-
cludes artist residencies, workshops, the creation 
of hybrid film equipment, screenings, and expand-
ed events.

von Malcolm Le Grice und Babeth Mondini-VanLoo. 
Am ersten Abend wird eine Neuinszenierung von 
Malcolm Le Grice‘ bahnbrechendem Horror Film 1 
gezeigt. Le Grice hat beschlossen, die Arbeit nicht 
mehr selbst aufzuführen, zugleich aber zusammen 
mit den Künstler*innen Louise Curham und Lucas 
Ihlein ein Handbuch für die Aufführung des Werkes 
durch andere entwickelt. Unter dem Titel Teaching 
and Learning Cinema haben Curham und Ihlein 
eine Methode zur Wiederaufführung von Expan-
ded Cinema entwickelt, die auf eigens erstellten 
Handbüchern basiert. Die Künstlerin Cinzia Nistico 
hat auf der Grundlage ihrer Recherchen im ver-
gangenen Jahr in Rotterdam ein Reenactment von 
Horror Film 1 gezeigt, dessen neueste Version sie 
hier aufführen wird.

Am zweiten Abend, der Mondini-VanLoo 
gewidmet ist, wird die erweiterte Fassung von 
Chance Versus Causality: The New Realists gezeigt. 
Das Werk, ursprünglich eine 16-mm-Doppelpro-
jektion mit einem improvisierten Soundtrack von 
Cabaret Voltaire, wurde kürzlich vom Eye Filmmu-
seum in den Niederlanden digital restauriert. In 
Zusammenarbeit mit der Künstlerin und Simona 
Monizza, Archivarin am Eye, wird eine Neuinsze-
nierung der Doppelprojektion auf 16mm präsentiert.

⟼ EN	 Expanded Cinema, as initially conceptualised, 
described practices that aimed to transcend tra-
ditional cinematic boundaries through innovative 
technologies. This concept evolved and branched 
out into diverse artistic theories and practices that, 
while still focusing on new technologies, moved be-
yond the original term and its implications. However, 
one particular approach to Expanded Cinema re-
mains closely tied to its original definition, empha-
sising the physicality of the cinematic experience. 
This perspective continues to regard cinema as the 
principal material for artistic transformation and 
experimentation.

The tradition of Expanded Cinema is marked 
by a balance between reproducibility and ephemer-
ality, characterised by both the projection of images 
(typically photochemical) and a live, performative 
aspect that distinguishes it from mainstream, com-
mercially driven cinema. The dynamic tension be-
tween these elements has defined its nature as an 
artistic tradition. Despite the significance of such 
works and some efforts at documentation, critical 
analysis, and archival strategies for this type of work, 
they lag behind those developed for more traditional  
cinematic forms. 

In partnership with EMAF, LaborBerlin has 
embarked on a project to create a living archive 
of Expanded Cinema, selecting historical works to 
be re-staged on the basis of available documenta-
tion and with the consent of the artists or their es-
tates. Under the name Unburdened Recollections, 
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Er bemerkte, dass diese Technologie noch nicht zur 
Verfügung stand, als er Horror Film 1 realisierte; 
wäre sie verfügbar gewesen, hätte er sich vielleicht 
für diese Lösung entschieden.

Meiner Meinung nach ist jede Überlegung 
zur Wiederaufführung eines Werkes, das zu einem 
bestimmten Zeitpunkt in der Geschichte entstan-
den ist, offen für Interpretation. In der Musik zum 
Beispiel stellt sich diese Frage jedes Mal, wenn ein 
barockes Werk aufgeführt wird. Einige würden nur 
Aufführungen mit Originalinstrumenten akzeptie-
ren, während andere argumentieren, dass die ein-
zige Möglichkeit, Kunst aus dem Museum heraus-
zuholen, darin besteht, sie zum Leben zu erwecken, 
sie nachzuspielen, anstatt sie streng zu reprodu-
zieren. Ich bin der Meinung, dass die dokumentari-
sche Arbeit, die Louise und Lucas geleistet haben, 
in dieser Hinsicht von entscheidender Bedeutung 
ist. Denn sie ermöglicht uns paradoxerweise einen 
freieren Umgang mit Horror Film 1, indem sie uns 
einen Bezugspunkt bietet, an dem wir uns orientie-
ren können, damit die Grenzen der Interpretation 
nicht überschritten werden.

⟼ EN	 During my conversations with Malcolm Le 
Grice, I asked him about the correctness of my  
interpretation of his Horror Film 1. I was always met 
with the same answer: Horror Film 1 is like a jazz 
piece for which Malcolm himself doesn’t feel any 
real ownership but rather paternity. Horror Film 1 
is a process for which, even now, he wouldn’t be 
able to assess what is the “correct” interpretation; 
he knows it started in 1971 but doesn’t know where 
or when it ends.

The process which led to the creation of  
Horror Film 1 started in Soho, in the heart of swing-
ing London, in a disused studio at the Saint Martin’s 
College of Art. Here, Malcolm could experiment with 
overlapping old theatre lights with coloured gelatine 
filters. His approach was based on trial-and-error  
experimentation rather than a fully formed idea.

The support of David Curtis (founder of a cin-
ema at London’s first Arts Lab) allowed Malcolm to 
become part of the new London Film-Makers’ Co-op.  
Reacting to the expensive costs of film production, 
Malcolm started to recycle discarded films. This is 
how he created the films Castle 1 and 2.

His film Berlin Horse followed as the result of 
further experimenting with coloured loops print-
ed with the use of theatrical lighting colour filters. 
With the motto ‘no-theory but jazz style experimen-
tation and improvisation,’ Malcolm became part of 
the group Filmaktion. It was in this context that he 
created Horror Film 1, which has been performed 
many times over the years.

The three loops used in Horror Film 1 are part 
of Malcolm’s film Love Story. Both titles refer to 
specific film genres, although they are abstract 

Malcolm Le Grice: Horror Film 1
⟼ Curated by Cinzia Nistico

⟼ DE	 In meinen Gesprächen mit Malcolm Le Grice 
habe ich ihn immer wieder gefragt, ob meine Inter-
pretation von Horror Film 1 richtig sei. Ich erhielt 
stets die gleiche Antwort: Horror Film 1 ist wie ein 
Jazzstück, für das Malcolm sich nicht wirklich ver-
antwortlich fühlt, sondern eher väterlich verbunden. 
Horror Film 1 ist ein Prozess, von dem er bis heute 
nicht sagen kann, wie er „richtig“ zu interpretieren 
ist; er weiß, dass er 1971 begonnen hat, aber er kann 
nicht sagen, wo und wann er endet.

Der Entstehungsprozess von Horror Film 1 
begann in Soho, im Swinging London, in einem still-
gelegten Studio des Saint Martin’s College of Art. 
Hier konnte er mit der Überlagerung von farbi-
gen Gelatinefiltern auf alten Theaterscheinwer-
fern experimentieren. Seine Herangehensweise 
beruhte eher auf Trial-and-Error als auf einer  
ausgereiften Idee.

Mit der Unterstützung von David Curtis 
(Gründer eines Kinos im ersten Londoner Arts 
Lab) wurde Malcolm Mitglied der neu gegründeten 
London Film-Makers‘ Co-op. Als Reaktion auf die 
hohen Filmproduktionskosten begann er, ausran-
gierte Filme zu recyceln. Auf diese Weise entstan-
den die Filme Castle 1 und Castle 2.

Sein Film Berlin Horse war das Ergebnis wei-
terer Experimente mit farbigen Loops, die unter 
Verwendung von Theaterlicht-Farbfiltern herge-
stellt wurden. Unter dem Motto „keine Theorie, son-
dern Experimentieren und Improvisieren im Jazzstil“ 
wurde Malcolm Teil der Gruppe Filmaktion. In die-
sem Kontext entstand auch die Arbeit Horror Film 
1, die im Laufe der Jahre vielfach aufgeführt wurde. 

Die drei in Horror Film 1 verwendeten Loops 
sind auch Teil von Malcolms Film Love Story. Beide 
Titel beziehen sich auf bestimmte Filmgenres, auch 
wenn es sich um abstrakte Werke handelt. Der 
Künstler wollte damit beim Publikum eine bestimmte 
Erwartungshaltung wecken. Malcolm Le Grice hat 
scherzhaft auch seine Angst, die Loops während 
der Performance zu zerstören, als Grund für den 
Titel Horror Film 1 genannt.

Im Jahr 2023 hatte ich die großartige Gele-
genheit, mit Malcolm, Louise Curham und Lucas 
Ihlein zu sprechen und ihre Ratschläge für die 

works. It was the artist’s intention to create a cer-
tain expectation in the audience. Malcolm Le Grice 
has also playfully referred to his fear of breaking the 
loops during the performance as the reason for the 
title of Horror Film 1. 

In 2023, I had the great opportunity to speak 
with Malcolm, Louise Curham and Lucas Ihlein and 
to get their advice on the reenactment of Horror 
Film 1 for the Back to the Future Festival organised 
by Filmwerkplaats Rotterdam. Since 2003, Lucas 
and Louise have been working as the artist group 
Teaching and Learning Cinema, developing re- 
enactments of Expanded Cinema performances 
from the 1960s and 70s. Lucas and Louise have 
done an amazing job of documenting Horror Film 1, 
with the aim of creating a handbook accessible to 
future performers/curators. Their manual helps to 
speed up the process of setting-up and also out-
lines the fundamental aspects on which to base the 
reenactment. Through my background in music and 
performing arts, I have experience in performing 
the works of deceased or retired artists. Usually, 
the artist/composer is responsible for the codifi-
cation and transmission of their work. Horror Film 1, 
however, like many Expanded Cinema performan
ces, was not conceived as a codified work, with a 
strict score to be passed down to future genera-
tions. Consequently, the performer is forced to take 
responsibility for specific choices and to act as an 

“active” interpreter rather than a “documentarist.” 
According to Malcolm, Horror Film 1 is a process, 
and each performance is a step in its trajectory. 
The movements enacted by the performer and the 
abundance of video documentation might suggest a 
strict choreography, so when I started looking for a 
performer, I was advised to look for a dancer. I knew 
that a dancer would instinctively focus on the body 
movements rather than the context, the shadow 
effects, and the optical principle. 

Luckily, I met Betija Zvejniece at Filmwerk-
plaats Rotterdam, and as she is an experimental 
film artist herself, familiar with analogue film and 
Expanded Cinema, she was just perfect. In my ex-
perience, the awareness of the performer is more 
important than the physical skills since the core of 
the performance is not a strict choreography, but 
the optical effect created by the performer’s body.

 Some aspects of Horror Film 1 stem from its 
technical constraints. The breathing was originally 
recorded on tape, and Malcolm’s initial recording is 
still preserved. In Rotterdam, I decided to breathe 
into the microphone live to add another layer of in-
teraction for the performer. During a discussion with 
Malcolm, we considered the possibility of using a 
headset microphone. He noted that such technology 
hadn’t been available when he created Horror Film 1; 
if it had been, he might have opted for this approach.

Wiederaufführung von Horror Film 1 beim Back 
to the Future Festival, das vom Filmwerkplaats  
Rotterdam organisiert wurde, einzuholen. Seit 2003 
sind Lucas und Louise als Künstler*innengruppe 
Teaching and Learning Cinema tätig und entwickeln 
Reenactments von Expanded-Cinema-Aufführun-
gen aus den 1960er und 1970er Jahren. Lucas und 
Louise haben großartige Arbeit geleistet, indem sie 
Horror Film 1 dokumentiert haben, um ein Hand-
buch für künftige Performer*innen/Kurator*innen 
zu erstellen. Ihr Leitfaden beschleunigt den Auf-
bau, da er die grundlegenden Aspekte beschreibt, 
auf denen die Rekonstruktion basieren sollte. Durch 
meinen Hintergrund in Musik und darstellender 
Kunst habe ich Erfahrung mit der Aufführung von 
Werken verstorbener oder im Ruhestand lebender 
Künstler*innen. In der Regel liegt die Verantwor-
tung für die Kodifizierung und Überlieferung des 
Werkes bei den Künstler*innen/Komponist*innen 
selbst. Wie viele Expanded-Cinema-Performances 
ist Horror Film 1 jedoch nicht als kodifiziertes Werk 
mit einer strikten Partitur konzipiert, das an künftige 
Generationen weitergegeben werden soll. Folglich 
ist der oder die Performer*in gezwungen, die Ver-
antwortung für bestimmte Entscheidungen zu über-
nehmen und eher als „aktive*r“ Darsteller*in denn 
als „Dokumentarist*in“ zu agieren. Laut Malcolm  
ist Horror Film 1 ein Prozess, und jede Aufführung 
ist ein Zwischenschritt in seinem Verlauf. Die von 
dem*der Darsteller*in ausgeführten Bewegungen 
und die zahlreichen Videodokumente lassen auf 
eine strikte Choreografie schließen. Daher wurde 
mir geraten, als ich mich auf die Suche nach einem*r 
Performer*in machte, nach Tänzer*innen zu suchen. 
Ich wusste, dass sich diese instinktiv auf die Kör-
perbewegungen konzentrieren würden und nicht 
auf den Kontext, die Schatteneffekte und das opti-
sche Prinzip. 

Glücklicherweise traf ich Betija Zvejniece im 
Filmwerkplaats Rotterdam, und da sie selbst eine 
experimentelle Filmkünstlerin ist, die mit analogem 
Film und Expanded Cinema vertraut ist, war sie ein-
fach die perfekte Wahl. Meiner Erfahrung nach ist 
das Bewusstsein der Performenden wichtiger als 
ihre physischen Fähigkeiten, denn der Kern der  
Performance ist nicht eine strenge Choreografie, 
sondern der visuelle Effekt, der durch den Körper 
des*der Performer*in erzeugt wird.

 Einige Merkmale von Horror Film 1 ergeben 
sich aus den technischen Voraussetzungen der 
Arbeit. Das Atmen wurde ursprünglich auf Band 
aufgenommen, und Malcolms Originalaufnahme 
existiert noch. In Rotterdam entschied ich mich, 
live ins Mikrofon zu atmen, um eine weitere Inter-
aktionsebene für die Performerin zu schaffen. In 
einem Gespräch mit Malcolm erörterten wir die 
Möglichkeit, ein Headset-Mikrofon zu verwenden. 

SPECTRAL. Unburdened Recollections
Malcolm Le Grice

SPECTRAL. Unburdened Recollections
Malcolm Le Grice
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In my opinion, all the considerations regarding the 
reenactment of a work that was created at a cer-
tain point in history are open to any interpretation. 
In music, for instance, this question is posed every 
time a baroque piece is played. Some would only 
accept performances with original instruments, 
others would argue that the only way to get art 
out of the museum is to bring it to life, to reenact it 
rather than to strictly reproduce it. I believe that the 
documentation work that Louise and Lucas have 
done is crucial in this regard, as it paradoxically 
allows us to approach Horror Film 1 more freely, by 
providing us with a reference point to fall back on 
to ensure that we do not overstep the boundaries 
of interpretation. 

Malcolm Le Grice is a British filmmaker and film  
artist. According to the BFI he “is probably the most 
influential modernist filmmaker in British cinema.” 
His works have been exhibited and performed, 
among other places, at the Tate Modern London, 
the Museum of Modern Art in New York, and the 
Louvre in Paris.

Cinzia Nistico is a composer and performing artist 
exploring interdisciplinary and hybrid formats. She 
is now mainly working with analogue film, and she 
is a member of Filmwerkplaats in Rotterdam (NL).

SPECTRAL. Unburdened Recollections
Malcolm Le Grice
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Horror Film 1
⟼ Malcolm Le Grice

UK 1971, 14' 
Film shadow performance with  
three 16mm projectors 
Reenacted by Cinzia Nistico & Betija Zvejniece

⟼ DE	 Horror Film 1, erstmals aufgeführt im Jahr 
1971, ist eine Performance mit drei Filmprojektoren 
und einem Körper. Die drei Projektionen überlagern 
sich in drei Loops und erzeugen ständig wechselnde 
Farbeffekte. Der Körper des*der Performer*in, der 
sich vor der Leinwand befindet, bewegt sich all-
mählich auf die Projektoren zu und führt dabei 
eine Reihe von Bewegungen aus, die eine komplexe 
Abfolge von farbigen Schatten erzeugen. Das mitt-
lere der drei Bilder ist größer als die beiden seitli-
chen und wird von ihnen in der Mitte überlagert. Die 
einzige Tonspur, die die 14-minütige Performance 
begleitet, ist ein kontinuierliches Atmen. Dieses wird 
im Voraus aufgenommen und während der Aktion 
abgespielt. Die scheinbare Einfachheit der Perfor-
mance schöpft das visuelle Potential dieser Anord-
nung voll aus und stellt gleichzeitig eine Verbindung 
zwischen dem mechanischen Abspulen der Loops 
und dem menschlichen Körper her.
	 �Vor der Wiederaufführung  

zeigen wir Love Story 2  
(UK 1977, 10', 16mm-Doppelprojektion). 

Die in Horror Film 1 gezeigten Loops wurden von Le 
Grice aus einem Internegativ des ursprünglich für 
Love Story 2 produzierten Materials entnommen. 
Der Film besteht ausschließlich aus Farbfeldern, die 
durch den Einsatz von Filtern auf einem Kontaktprin-
ter erzeugt wurden. Während des gesamten Films 
verschieben sich diese Farbfelder über das gesamte 
Spektrum, wobei sie sich zunächst langsam verän-
dern und dann stetig beschleunigen und in vier glei-
che Abschnitte aufteilen. Begleitet werden die Bilder 
vom Klang einer ansteigenden Sinuswelle.

⟼ EN	 First presented in 1971, Horror Film 1 is a 
performance with three film projectors and a body. 
The three projections overlap in three loops creat-
ing constantly changing colour effects. The per-
former’s body, placed in front of the screen, grad-
ually moves towards the projectors, performing a  
series of movements that create a complex set of 
coloured shadows. The centre image is larger than 
the two side images and is superimposed in the 
centre of the larger frame. Constant breathing is the 
only soundtrack that accompanies this 14-minute 
performance. The breathing is usually pre-recorded  
and played back during the action. The seeming 
simplicity of the performance fully explores the 
optical potential of this set-up while establishing a 
connection between the mechanical rolling of the 
loops and the human body.
	� Before the re-enactment,  

we will present Love Story 2  
(UK, 1977, 10', 16mm double projection). 

The loops featured in Horror Film 1 were excerpted 
by Le Grice from an internegative of footage origi-
nally produced for Love Story 2. The content of this 
film comprises exclusively colour fields, generated  
through the use of filters on a contact printer.  
Throughout the film, these colour fields shift across 
the spectrum, initially changing slowly before ac-
celerating and dividing into four equal sections. 
Accompanying the visuals is the sound of a rising  
sine wave.
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Beim Sound gestaltete sich die Intervention noch 
komplexer. Aufgrund des beschädigten und unvoll-
ständigen Tonmaterials haben wir einen Sound
designer damit beauftragt, die Tonmischung des 
Films neu zu erstellen, wobei die optische Tonspur 
der Projektionskopie als Referenz diente.

Letztendlich ist die neue digitale Fassung ein 
hybrides Ergebnis, keine Kopie des Originals, son-
dern eine neue Version, die in Zusammenarbeit mit 
Babeth entstanden ist und mit der analogen Ver-
sion koexistiert. Wir hoffen, dass dieses Fallbeispiel 
als Ausgangspunkt für einen Gedankenaustausch 
zum Thema Konservierung von Medienkunst dienen 
kann und freuen uns auf anregende Diskussionen.

⟼ EN	 For over a decade, the Eye Filmmuseum col-
lection policy has included Expanded Cinema as a 
new curatorial category of its own, positioning the 
museum on the border between visual art and film.

This new policy stems from the wish to pro-
vide a safe home for the visual art works commis-
sioned by the Eye for the exhibition spaces, since 
the move to the new museum building in 2012. But 
it equally reflects a shift in curatorial vision, namely 
the intention to enlarge the collection with exem-
plary Expanded Cinema works that “offer an artis-
tic and cinematographic answer to questions on the 
essence of cinema. Eye researches, collects, pre-
serves, and presents Expanded Cinema because 
Eye recognises that important cinematographic 
developments regularly occur outside the cinema.” 
(Eye Collection Policy)

The recognition of Expanded Cinema paved 
the way for the still ongoing research and devel-
opment of an optimal archival methodology for the 
long-term preservation of old and recent media  
installations or site-specific art works, recognising 
the need to collaborate with external partners when 
specialist knowledge is required. 

When dealing with older works, the main 
preservation problems that we encounter revolve 
around the aspects of technological obsolescence 
(analogue formats disappearing or no longer being 
supported), poor or incomplete documentation on 
the creation and exhibition of the original work, and 
the question of the integrity of the artwork, espe-
cially when converting the original work from ana-
logue to digital formats. 

It is against this background that the preserva
tion work done by the Eye on Babeth Mondini VanLoo’s  
Expanded Cinema piece Chance versus Causality: The  
New Realists, can be examined. Babeth is a socially 
engaged media artist, filmmaker and producer, whose 
work embodies her long-standing belief in art as a 
creative force that can transform people and lives. It 
is in this fluid space between activism and art, that 
Babeth’s work positions itself, with film, performance, 
or installation as her preferred medium of expression.

Chance versus Causality: The New Realists  
by Babeth Mondini-VanLoo
⟼ Curated by Simona Monizza

⟼ DE	 Seit mehr als einem Jahrzehnt umfasst 
die Sammlungspolitik des Eye Filmmuseum auch 
Expanded Cinema als neue kuratorische Kategorie 
und positioniert damit das Museum an der Schnitt-
stelle zwischen bildender Kunst und Film.

Diese neue Politik entspringt dem Wunsch, 
den Werken der bildenden Kunst, die das Eye Film-
museum seit dem Umzug in das neue Museumsge-
bäude im Jahr 2012 für seine Ausstellungsräume 
in Auftrag gegeben hat, ein sicheres Zuhause zu 
bieten. Es spiegelt aber auch einen Wandel in der 
kuratorischen Vision wider, die Sammlung um 
exemplarische Werke des Expanded Cinema zu 
erweitern, die „eine künstlerische und kinemato-
grafische Antwort auf Fragen nach dem Wesen des 
Kinos geben. Das Eye erforscht, sammelt, bewahrt 
und präsentiert Expanded Cinema in der Überzeu-
gung, dass wichtige kinematografische Entwicklun-
gen regelmäßig außerhalb des Kinos stattfinden.“  
(Eye Sammlungspolitik)

Die Anerkennung von Expanded Cinema 
ebnete den Weg für die fortdauernde Erforschung 
und Entwicklung optimaler Archivierungsme-
thoden für die langfristige Bewahrung alter und 
neuer Medieninstallationen oder ortsspezifischer 
Kunstwerke, während gleichzeitig die Notwendig-
keit erkannt wurde, bei Bedarf mit externen Part-
ner*innen zusammenzuarbeiten.

Was die Erhaltung älterer Werke anbelangt, 
so stehen wir vor allem vor dem Problem der tech-
nologischen Obsoleszenz (analoge Formate ver-
schwinden oder werden nicht mehr unterstützt), der 
unzureichenden oder unvollständigen Dokumenta-
tion zu Entstehung und Aufführung des Original-
werks sowie der Frage nach der Integrität eines 
Kunstwerks, insbesondere wenn es vom analogen 
in ein digitales Format umgewandelt wird.

Vor diesem Hintergrund ist auch die vom Eye 
Filmmuseum durchgeführte Restaurierung von 
Babeth Mondini VanLoos Expanded-Cinema-Arbeit  
Chance versus Causality: The New Realists zu 
betrachten. Babeth ist eine sozial engagierte Medi-
enkünstlerin, Filmemacherin und Produzentin, deren 
Arbeit ihren langjährigen Glauben an die Kunst als 

In 2015, the Eye Filmmuseum initiated the acqui-
sition of some of her analogue film and Expanded 
Cinema works, soon followed by a preservation plan 
for selected titles from her early, more experimental 
period, most of which were shot on 16mm.

Due to several circumstances, hardly any 
originals survived Babeth’s nomadic life, leaving us 
no choice but to use existing projection copies for 
preservation, often of poorer quality. This is also the 
case with Chance versus Causality: The New Realists,  
a film originally shot on 16mm and intended as a 
double-screen projection piece with optical sound. 

In its original conception, the exploration of 
chance as a guiding element plays an essential role 
in the making and showing of this film. This manifests 
itself above all in the juxtaposition of found foot-
age and Spoerri’s interviews, creating, in Babeth’s 
own words, “random coincidences,” in which errors 
and mistakes also have their right to exist. Random-
ness is also inherent in the double-screen projec-
tion, where perfect synchronicity between the two 
projectors cannot really be guaranteed. In the true 
spirit of Expanded Cinema, Babeth herself would add 
a live element to the screening by performing for a 
few minutes at the beginning of the film in front of 
the right screen, where the image would start one 
minute later than on the left screen.

During the preservation process we were care-
ful to make decisions that would not alter Babeth’s  
initial intentions, such as maintaining the rough look 
of the film, while being aware that the new digital 
version would be perceived differently. But we both 
felt that the choice for migrating to a digital format 
was justified by the desire to guarantee a wider cir-
culation of the film beyond the specialist knowledge 
of analogue projection techniques. 

To compensate for the absence of Babeth’s 
performative act, the unconventional decision was 
made to fill the first black minute of the right-hand 
screen with images from other moments in the 
film and loop them to fill the gap. At this point we 
consciously deviated from the common preserva-
tion practise, where interventions are ideally kept 
to a minimum. 

With sound, the level of intervention became 
even more complex. Starting from damaged and 
incomplete existing sound material, we went as far 
as to employ a sound designer to recreate the film’s 
sound mix, using the optical soundtrack of the pro-
jection copy as a reference.

In the end, the new digital preservation is a 
hybrid result, not a copy of the original, but a new 
version that was created together with Babeth and 
exists alongside the analogue one. We hope that 
such a case study can form a starting point for an 
exchange of thoughts on the topic of media art pres-
ervation and look forward to inspiring discussions.

eine kreative Kraft, die Menschen und Leben ver-
ändern kann, widerspiegelt. Babeths Arbeit bewegt 
sich zwischen Aktivismus und Kunst, wobei Film, 
Performance und Installation ihre bevorzugten Aus-
drucksmittel sind.

Im Jahr 2015 begann das Eye Filmmuseum 
mit dem Ankauf einiger ihrer analogen Film- und 
Expanded-Cinema-Arbeiten, bald gefolgt von einem 
Konservierungskonzept für ausgewählte Titel aus 
ihrer frühen, eher experimentellen Periode, die 
zumeist auf 16mm gedreht wurden.

Aufgrund verschiedener Umstände haben nur 
wenige Originalfilme aus Babeths nomadischem 
Leben überdauert, so dass wir auf die vorhandenen, 
oft qualitativ schlechten Projektionskopien zurück-
greifen müssen. Dies ist auch der Fall bei Chance 
versus Causality: The New Realists, einem Film, der 
ursprünglich auf 16mm gedreht wurde und als Dop-
pelprojektion mit optischem Ton konzipiert war.

In seiner ursprünglichen Konzeption spielt 
die Erforschung des Zufalls eine wesentliche Rolle 
bei der Herstellung und Aufführung des Films. Dies 
manifestiert sich vor allem in der Gegenüberstel-
lung von vorgefundenem Filmmaterial und Inter-
views mit Spoerri, wodurch nach Babeths eigenen 
Worten „zufällige Koinzidenzen“ entstehen, in denen 
auch Fehler und Irrtümer ihre Berechtigung haben. 
Der Zufall ist auch ein Merkmal der Doppelprojek-
tion, bei der eine perfekte Synchronizität zwischen 
den beiden Projektionen nie wirklich garantiert wer-
den kann. Im Sinne des Expanded Cinema brachte 
Babeth selbst ein Live-Element in die Vorführung 
ein, indem sie zu Beginn des Films für einige Minu-
ten vor dem rechten Bildschirm erschien, während 
das Bild eine Minute später als auf dem linken Bild-
schirm einsetzte. 

Während des Restaurierungsprozesses 
haben wir darauf geachtet, keine Entscheidungen 
zu treffen, die Babeths ursprüngliche Intention  
verfälschen würden, wie z.B. den rohen Look des 
Films beizubehalten, obwohl wir wussten, dass die 
neue digitale Version anders wahrgenommen wer-
den würde. Wir waren uns beide einig, dass die Ent-
scheidung, auf ein digitales Format umzusteigen, 
durch den Wunsch gerechtfertigt war, dem Film 
eine breitere Öffentlichkeit zu verschaffen, die nicht 
über Expert*innenwissen zu analogen Projektions-
technologien verfügt.

Um das Fehlen von Babeths Performance zu 
kompensieren, wurde die unkonventionelle Ent-
scheidung getroffen, die erste schwarze Minute 
des rechten Bildschirms mit Bildern aus anderen 
Momenten des Films zu füllen und diese als Loop 
abzuspielen, um die Lücke zu schließen. An dieser 
Stelle wurde bewusst von der üblichen konser-
vatorischen Praxis abgewichen, bei der Eingriffe  
idealerweise auf ein Minimum reduziert bleiben.
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Babeth Mondini-VanLoo is an artist and filmmak-
er who gained international acclaim for her film 
projects made with her teacher, the German artist 
Joseph Beuys. Her films, installations and perfor-
mances are exhibited worldwide and are included 
in the collections of Musee Beaubourg, Paris; Don-
nell Library, New York; Neue Galerie, Berlin; Kunst-
museum Bonn; National State Art Holland; and Eye 
Filmmuseum, Amsterdam. For 25 years, Babeth has 
taught at film and art academies in San Francisco,  
Berlin, London, Munster, Amsterdam, the Hague, and  
Arnhem, and she has curated numerous events.

Simona Monizza has been curator of Experimental 
Film at Eye Filmmuseum in Amsterdam since 2012, 
where she is responsible for the archiving, preser-
vation, research, and presentation of the experi-
mental film collection. After graduating from the 
Selznick School of Film Preservation at the George 
Eastman House in 1998, she has worked at the BFI 
before joining Eye in 2000 as film restorer and col-
lection specialist. Her field of interest also extends 
to home movies, analogue cinema, militant cinema, 
and films made by women.

Chance versus Causality: The New Realists 
⟼ Babeth Mondini-VanLoo

NL/US, 1976-1979, 35'  
16mm double projection

⟼ DE	 In Chance versus Causality: The New Realists 
nutzt die Filmemacherin Babeth Mondini-VanLoo 
das Zufallsprinzip, um die im Mailand der 1960er 
Jahre entstandene europäische Kunstbewegung 
des Nouveau Réalisme zu veranschaulichen. Der 
Film begleitet einen der Protagonisten, Daniel Spo-
erri, bei seiner Arbeit in San Francisco, Paris und 
Köln. Im Sinne des Expanded Cinema, bei dem häu-
fig mehrere Projektionen zum Einsatz kommen, hat 
Babeth auch in ihrem Film den Zufall als Leitmotiv 
genutzt, um zentrale Impulse und wichtige Aspekte 
dieser Kunstrichtung aufzugreifen. Der Film kontex-
tualisiert Spoerris Arbeit, indem er durch die Kom-
bination beliebiger Bilder dem Zufall Raum gibt und 
Fehler und Irrtümer als wesentliche Elemente des 
Filmemachens hervorhebt. Mondini-VanLoo ver-
folgt das Ziel, die unterschiedlichen Ansätze der Pop 
Art in den Vereinigten Staaten und des Nouveau 
Réalisme in Europa aufzuzeigen. Sie ist fasziniert 
von der Verwendung des Objekts in der Kunst dieser 
Bewegungen und gibt einen umfassenden Einblick, 
wie in der Nachfolge von Surrealismus und Dadais-
mus der Zufall in der Kunst an Bedeutung gewann. 
Sie selbst knüpft an diese Tradition an, indem sie auf 
vorgefundenes Filmmaterial zurückgreift und damit 
auf Spoerris Verwendung des gefundenen Objekts 
in seinen Tableaux Pièges verweist. Das Zusam-
menspiel der beiden Projektionen entzieht sich 
der Kontrolle und Vorhersehbarkeit und reaktiviert 
damit unsere Sinne, was ein wichtiges Thema in 
Babeths Kunst ist. Nach dem Zufallsprinzip werden 
auch Werke anderer Künstler*innen integriert, wie 
z.B. Christos Running Fence in Kalifornien oder Jean 

Tinguely und Niki de Saint Phalle, die im zweiten Teil 
im Musée Beaubourg in Paris zu sehen sind, sowie 
Aufnahmen von Spoerri in seinem Atelier in einer 
alten Wassermühle. In der Gegenüberstellung der 
beiden Projektionen vermischen sich Privates und 
Öffentliches ebenso wie Informatives und Assozi-
atives. Teil 3 dokumentiert das Musée Sentimental, 
in dem Spoerri die Geschichte Kölns präsentiert, 
zusammen mit Künstlern wie Polke, Wewerka, Bazon 
Brock sowie Rockmusikern und vielen anderen, die 
sich zu seinem Eat Art Event eingefunden haben. 

Der Soundtrack wurde 1979 von der Post-
Punk-Band Cabaret Voltaire komponiert und auf-
genommen. Der Titel Chance versus Causality ist, 
ganz im Sinne der Live-„Ambient-Sets“ der Band, 
improvisiert. Er wurde live von der Originalbe-
setzung von Cabaret Voltaire – Richard H. Kirk, 
Stephen Mallinder und Chris Watson – in ihrem 
Western Works Studio eingespielt, ohne jegliche 
Anweisung der Regisseurin. Ein Teil des Sound
tracks wurde auf der B-Seite von Silent Command 7  
veröffentlicht. Live und improvisiert, aber dennoch 
in sich geschlossen mit Momenten von Verspielt-
heit und Wärme, ist dieser einzelne Titel eine ein-
drucksvolle Momentaufnahme von Cabaret Voltaire 
zur Zeit der Veröffentlichung von Nag, Nag, Nag 
und vor dem Album Voice of America. Die Gesangs-
samples und der Sound dieser Veröffentlichungen 
zeigen eine große Nähe zum Filmsoundtrack.

 �Vor der Performance zeigen wir den Film 
Andy Warhol‘s Unfinished Symphony (NL, 
1975, 26', 16mm) von Babeth Mondini-VanLoo. 

In ihrem 16mm-Debüt setzt sich Babeth auf humor-
volle Weise mit dem Erbe Andy Warhols auseinander 
und reflektiert die Plastikgesellschaft der 1960er 
Jahre anhand von Warhols Interviewstil und ame-
rikanischen Archetypen, menschlicher Identität und 
Entfremdung. Der Film, in dem George Kuchar eine 
atemberaubende Performance abliefert, verwendet 
Warhols Worte in einem Spielfilm, der in der Walter/ 
McBean Gallery des San Francisco Art Institute 
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gedreht wurde. Der Film kritisiert die Entfremdung 
der 1970er Jahre, die im Gegensatz zur Wärme der 
1960er Jahre steht, in visuell dichten, melodrama-
tischen Szenen, die Sehnsucht und Verlangen zum 
Ausdruck bringen, verbunden mit einem tiefen Inte-
resse an menschlicher Verbundenheit.

⟼ EN	 In Chance Versus Causality: The New Realists, 
filmmaker Babeth Mondini-VanLoo uses the princi-
ple of chance to visualise the European art move-
ment Nouveau Réalisme, which emerged in Milan in 
the 1960s. The film follows one of its main protago-
nists, Daniel Spoerri, and his work in San Francisco,  
Paris, and Cologne. Working with Expanded Cinema,  
often using multiple screens, Babeth also explored 
chance as a guiding principle for this film, to evoke 
crucial impulses and contribute important elements 
to the spirit of the art movement she is trying to 
capture. The film contextualises the work of Spoerri  
by creating random coincidences in the juxtapo-
sition of the images, where mistakes and errors 
become essential steps in the filmmaking process. 
She aims for a discovery to unravel the different 
approaches of Pop Art in the United States and  
Nouveau Réalisme in Europe. Intrigued by the use of 
the object in the art of these movements, the film-
maker gives a broad perspective on how chance 
emerged here after Surrealism and Dada, and fol-
lows in the footsteps of that tradition by incor-
porating found film footage, honouring Spoerri’s  
use of the found object in his Tableaux Pièges. 
The interplay of the two screens is beyond con-
trol and predictability to trigger our reactivation 
of the senses, an important theme in Babeth’s art. 
The principle of chance further leads to the inclu-
sion of works by other members, such as Christo’s  
Running Fence in California and Jean Tinguely 
and Niki de Saint Phalle, who are encountered in 
part 2 at the Musée Beaubourg in Paris, and the 
filming of Spoerri at his atelier in an old watermill.  
The private and the public intermingle, as do the 
informative and the associative in the double- 
screen juxtaposition. Part 3 documents Musée  
Sentimental, where Spoerri exhibits the history of 
Cologne with artists such as Polke, Wewerka, Bazon 
Brock, rock musicians and many others who gather 
for his Eat Art event.

The soundtrack was composed by the post 
punk band Cabaret Voltaire and recorded in 1979. 
The track Chance Versus Causality was improvised 
in a similar way to what the band call their live “ambi-
ent sets.” It was recorded live by the original Cabaret 
Voltaire line-up – Richard H. Kirk, Stephen Mallinder, 
and Chris Watson – at their Western Works studio,  
with no limiting instructions from the film director. 
Part of the soundtrack was released on the B-side of 

“Silent Command 7.” Live and improvised, yet cohe-
sive with a touch of mischief and warmth, this single 

piece of music is an evocative snapshot of this era of 
Cabaret Voltaire with the release of Nag, Nag, Nag 
and ahead of the Voice of America album, which has 
strong ties to this soundtrack release through the 
vocal samples and overall sound. 

 �Before the performance we will screen Andy 
Warhol’s Unfinished Symphony (NL, 1975, 
26›, 16mm) by Babeth Mondini-VanLoo. 

Babeth’s 16mm debut in the US humorously explores 
the legacy of Andy Warhol, reflecting on the plastic  
society of the 1960s through Warhol›s interview 
style and American archetypes, exploring human 
identity and alienation. Featuring a stunning per-
formance by George Kuchar, the film uses Warhol’s 
words in a drama filmed at the San Francisco Art 
Institute’s Walter/McBean Gallery. It critiques the 
alienation of the 1970s, contrasted with the warmth 
of the 1960s, through visually rich, melodramatic  
scenes expressing yearning and desire, under-
scored by a deep concern for human connection.

SPECTRAL. Unburdened Recollections
⟼ �With Babeth Mondini-VanLoo, Simona Monizza, 

Cinzia Nistico, Louise Curham and Lucas Ihlein 
(Teaching and Learning Cinema)

Panel  
Moderation ⟼ Céline Ruivo

⟼ DE	 Gemeinsam mit den Kurator*innen und 
Künstler*innen der zweiten Ausgabe von SPECTRAL.  
Unburdened Recollections werden wir über die 
gezeigten Werke, den Prozess ihrer Aufführung 
und die Arbeit an ihrer Erforschung und Rekon-
struktion sprechen. Gleichzeitig möchten wir Fra-
gen zur Dokumentation, Archivierung und Verbrei-
tung von Expanded Cinema sowie zu den ethischen 
Dimensionen der Rekonstruktion und Präsentation 
von Werken in diesem Bereich diskutieren.

⟼ EN	 Together with the curators and artists of the 
second edition of SPECTRAL. Unburdened Recol-
lections, we will talk about the pieces shown, the 
process of their performance and the work in-
volved in their research and reconstruction. At the 
same time, we would like to discuss issues related 
to the documentation, archiving and distribution of  
Expanded Cinema, as well as the ethical dimensions 
of the reconstruction and presentation of works 
in this field.

Céline Ruivo holds a PhD in cinema and teaches 
film archive conservation at the Université libre 
de Bruxelles (ULB). She has focused her academic  
research on early cinema, colour and pre-cinema.  
She was director of film collections at the 
Cinémathèque française from 2011 to 2020 and 
is currently pursuing film restoration projects with  
European Cinémathèques. Cinégraphies, les 
femmes de la tempête is her first documentary 
film dedicated to the female avant-garde, a style of  
cinema that has long fascinated her. She is current-
ly vice president of Domitor and Head of the FIAF 
Technical Commission.

SPECTRAL. Unburdened Recollections
Panel
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