
 

SCREENING PROGRAM
Ghost 2565: Intermission is a screening program that engages with
remnants from the 2018 debut of the moving image and performance
series titled Ghost:2561. The inclusion of works by artists from the
last iteration creates a link through artistic practice to the forthcoming
edition Ghost 2565: Live Without Dead Time (October 12–November
13, 2022), while also tracing the themes and deliberations to be
presented this fall in Bangkok.

Ghost 2565: Intermission โปรแกรมฉายภาพยนตร์ท่์ี่�ปฏิิสัมัพันัธ์ก์ับัเศษส่่วน 
ท่ี่�หลงเหลืือจากซีีรีีส์ก์ารแสดงผลงานวิิดีีโอและศิิลปะการแสดง Ghost:2561 
ท่ี่�เปิิดตัวัไปเมื่่�อปีี 2561 การรวบรวมผลงานภาพยนตร์จ์ากศิิลปิินท่ี่�ร่่วมแสดงใน
ครั้้�งแรกสร้า้งการเช่ื่�อมโยงผ่่านการปฏิิบัติัิการทางศิิลปะไปสู่่�  Ghost 2565: 
Live Without Dead Time (12 ตุุลาคม–13 พฤศจิิกายน 2565) ในครั้้�งนี้้ � 
ในขณะเดีียวกันั โปรแกรมนี้้ �ยังัแกะรอยสาระสำำ�คัญั และใคร่่ครวญถึงึสิ่่�งท่ี่�จะ 
นำำ�เสนอท่ี่�กรุุงเทพฯ ในช่่วงสิ้้ �นปีีนี้้ �
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Life After BOB: The Chalice Study 
(2021) 
48’27”

Life After BOB imagines a world in which our minds are cohabited by
artificial intelligence (AI) entities. In the first episode of the anime series
built using the Unity game engine and initially presented in real-time,
neural engineer Dr. Wong installs an experimental AI named BOB
(“Bag of Beliefs”) into the mind of his ten-year-old daughter, Chalice.
The film follows her life as she grapples with her subjectivity as a classic
human while negotiating with BOB’s increasing command over her life
and facing the challenges of growing up. The film asks how one can live
a meaningful existence in a world where AI can transform and, in turn,
engineer life.
Commissioned by LAS (Light Art Space), Berlin; The Shed, New York; and LUMA Foundation,  
Arles. The interactive mobile application is supported by Leeum Museum of Art, Seoul.

Life After BOB จินตนาการโลกที่จิตของเราเช่ือมต่อและอยู่ร่วมกบัปัญญาประดิษฐ ์
(เอไอ) ในตอนแรกของซีรีสอ์นิเมชั่นที่สรา้งโดยเกมเอ็นจิน้ยูนิตี ้และนำ�เสนอแบบ
เรียลไทม ์ดร.หว่อง วิศวกรดา้นประสาทไดติ้ดตัง้เอไอทดลองช่ือบอ๊บ (“สมัภาระ
แห่งความเช่ือ”) ในจิตสำ�นึกของชาลีซ ลูกสาววยัสิบขวบของเขา ภาพยนตรต์ามติด 
ชีวิตของเธอในขณะที่ตอ้งต่อกรกบัตวัตนในฐานะมนุษยแ์ละต่อรองกบัการสั่งการ 
ของบอ๊บในการใชช้ีวิต การเผชิญหนา้กบัความทา้ทายต่างๆ ในการเติบโตเป็นผูใ้หญ่ 
ภาพยนตรต์ ัง้คำ�ถามถงึการที่คนหน่ึงๆ จะมีตวัตนและมีชีวิตอยู่อย่างมีความหมาย 
ภายใต้โลกที่เอไอสามารถปล่ียนแปลงไปจนถงึชีน้ำ�ชีวิตได้

คอมมิชชั่น โดย LAS (Light Art Space) เบอรลิ์น; The Shed นิวยอรก์; และ LUMA Foundation อารล์
โมบายแอปพลิเคชั่น สนบัสนุนโดย Leeum Museum of Art โซล

Ian Cheng
เอียน เฉิง

Ian Cheng was born in Los Angeles. The artist’s solo presentations have 
been on view at venues including MoMA PS1, New York; Serpentine 
Galleries, London; The Shed, New York; and Leeum Museum of Art, 
Seoul; and his group presentations at Venice Biennale; Museum of 
Modern Art, New York; and M+, Hong Kong. Since 2012, Cheng’s has 
produced a series of simulations exploring an agent’s capacity to deal 
with an ever-changing environment culminating in the Emissaries trilogy. 
Recently, he has developed BOB (Bag of Beliefs), an AI creature whose 
personality, body, and life story evolve across exhibitions, what Cheng 
calls “art with a nervous system”. 

เอียน เฉิง เกิดที่ลอส แองเจลิส นิทรรศการเด่ียวของเขาจดัแสดงในพืน้ที่ศิลปะ
ต่างๆ มากมาย เช่น MoMA PS1 นิวยอรก์ Serpentine Galleries ลอนดอน  
The Shed นิวยอรก์ และพิพิธภณัฑศิ์ลปะ Leeum Museum of Art โซล เฉิงยงัมี 
ผลงานร่วมแสดงในนิทรรศการกลุ่มต่างๆ เช่น เทศกาลศิลปะเวนิส เบียนนาเล่ 
พิพิธภณัฑศิ์ลปะสมยัใหม่ นิวยอรก์ และ M+ ฮ่องกง ตัง้แต่ปี 2555 เฉิงไดส้รา้งสรรค ์
งานจำ�ลองที่สำ�รวจความสามารถของตวันำ�ในสภาพแวดลอ้มที่เปล่ียนไปอยู่เสมอ
ที่เขารวบรวมไวใ้นงานไตรภาคชุด The Emissaries trilogy ล่าสุดเขาพฒันา 
BOB (Bag of Beliefs) ปัญญาประดิษฐม์ีชีวิตที่มีบุคลิกลกัษณะ ร่างกาย และเร่ือง
ราวชีวิตที่พฒันาไปตามนิทรรศการต่างๆ ที่เฉิงเรียกว่า “ศิลปะที่มาพรอ้มกบั
ระบบประสาท” 
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Piña, Why is the Sky Blue? (2021)* 
Video, 28’, VR, 16’18’’

Weaving together artificial intelligence and matriarchal, indigenous
modes of knowledge making, Piña, Why is the Sky Blue? makes visible
the realities, spaces, and experiences in the gaps to pass on stories of
ancestral precolonial cultures in the Philippines and Ecuador in which
the artists have family ties. An intersection of futures and traditions, the
speculative documentary proposes through a techno-feminist lens how
histories survive.

*Virtual reality component on view in cinema foyer for the duration of the event.

ในการผสมผสานเอไอเขา้กบัโหมดการผลิตองคค์วามรูพื้น้ถ่ินในชนเผ่าที่สตรี 
เป็นใหญ่ Piña, Why is the Sky Blue? แสดงความเป็นจริง พืน้ที่ และประสบการณ์
ในช่องว่างของการส่งต่อเร่ืองราววฒันธรรมยุคก่อนอาณานิคมของบรรพบุรุษ
ในฟิลิปปินสแ์ละเอกวาดอร ์ซ่ึงศิลปินมีความสมัพนัธ ์ในครอบครวั ในจุดตดัของ
อนาคตและประเพณี สารคดีที่ เป็นการคาดเดาถึงอนาคตเร่ืองนีน้ำ�เสนอผ่าน 
มุมมองสตรีนิยม-เทคโนว่าประวติัศาสตรจ์ะอยู่รอดไดอ้ย่างไร

*ผลงานท่ีจดัแสดงในวีอารส์ามารถชมไดบ้ริเวณโถงโรงภาพยนตรต์ลอดระยะเวลาของโปรแกรม

Stephanie Comilang 
and Simon Speiser

สเตฟานี โกมิเลง 
และไซมอน สเปเซอร ์

Stephanie Comilang is an artist who lives and works between Toronto 
and Berlin. Her documentary-based works create narratives that look at 
how our understandings of mobility, capital, and labor are shaped through 
cultural and social factors. Her work has been shown at Transmediale 
Berlin; Ghost:2561, Bangkok; Hamburger Bahnhof – Museum für Gegenwart 
– Berlin; Tai Kwun, Hong Kong; International Film Festival Rotterdam; 
and Asia Art Archive in America, New York. She was awarded the 2019 
Sobey Art Award, Canada’s most prestigious art prize for artists 40 years 
old and younger.

Simon Speiser is an artist who conjures fictional concepts that merge 
nature and technology. Placing various media and disciplines in dialogue 
with one another—ranging from writing, sculpture, and printing to video 
and VR installations—Speiser’s work expands the possibilities between 
art and science fiction. He has exhibited at the Frankfurter Kunstverein; 
MMK Frankfurt; Centro de Arte Contemporáneo Quito; Oracle, Berlin; 
Croy Nielsen, Vienna; National Museum of Modern and Contemporary 
Art, Korea, Seoul; and Robert Grunenberg Berlin among others. 

สเตฟานี โกมิเลง เป็นศิลปินที่อาศยัและทำ�งานอยู่ระหว่างโตรอนโตและเบอรลิ์น 
งานที่มีพืน้ฐานเชิงสารคดีของเธอสรา้งการเล่าเร่ืองที่มองไปยงัความเขา้ใจของ
เราต่อการอพยพเคล่ือนยา้ย ทุน และแรงงานที่เกิดขึน้เป็นรูปเป็นร่างผ่านปัจจยั
ทางสงัคมวฒันธรรม ผลงานของเธอจดัแสดงในงานเทศกาลและพืน้ที่ศิลปะ
ต่างๆ เช่น Transmediale เบอรลิ์น Ghost:2561 กรุงเทพฯ; Hamburger Bahnhof – 
Museum für Gegenwart – เบอรลิ์น Tai Kwun ฮ่องกง เทศกาลภาพยนตรน์านาชา
ติรตเตอรด์มั และ Asis Art Archive in America นิวยอรก์ ในปี 2562 
เธอไดร้บัรางวลั Sobey Art Award รางวลัทางศิลปะที่ทรงเกียรติที่สุดในแคนาดา
สำ�หรบักลุ่มศิลปินที่อายุนอ้ยกว่า 40 ปี

ไซมอน สเปเซอร ์เป็นศิลปินทำ�งานบนแนวคิดของเร่ืองเล่าที่หลอมรวมกบัธรรมชาติ
และเทคโนโลยี ดว้ยการวางส่ือและศาสตรต่์างๆ ใหเ้กิดการสนทนาระหว่างกนั 
ตัง้แต่การเขียน ประติมากรรม และงานพิมพ ์ไปจนถงึวิดีโอและงานจดัวางวีอาร ์ 
งานของสเปเซอรข์ยายขอบเขตความเป็นไปไดร้ะหว่างศิลปะและนิยายวิทยาศาสตร ์
เขาเคยแสดงผลงานของเขามาแลว้ในพืน้ที่ศิลปะต่างๆ เช่น Frankfurter  
Kunstverein; MMK แฟรงเฟิรต์ Centro de Arte Contemporáneo กิโต ้Oracle 
เบอรลิ์น Croy Nielsen เวียนนา พิพิธภณัฑศิ์ลปะสมยัใหม่และศิลปะร่วมสมยัเกาหลี 
โซล และ Robert Grunenberg เบอรลิ์น เป็นตน้
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Everything but the World (2021)
37’50”

Conceived as a TV pilot that defies linear timelines, clear truths, and
conventions, the multi-genre docu-sci-fi looks at our civilization and
zeroes in on us as the subject of study within the post-Enlightenment
concepts of “progress” and grand historical narratives. DIS reminds us
that history is not a story of progressions and constants but of changes
and revolutions. From nature to human-made, led by the show’s shock-
jock host, at times non-sensical and grim, the film toggles between histories 
of labor, gender, race, and technology, and highlights the smallness of 
our individual lives in a world that may not be the only possible one.

ถ่่ายทำำ�แบบรายการทีีวีี ไพลอทท่ี่�ท้า้ทายเส้น้เรื่่�องแบบลิิเนีียร์ ์ความเป็็นจริิง และ 
ขนบธรรมเนีียม สารคดีีท่ี่�ผสมผสานการเล่่าเรื่่�องรููปแบบต่่างๆ และไซไฟ มองมายังั 
อารยธรรมของเรา และมุ่่�งความสนใจไปยังัเราทุุกคนในฐานะหัวัข้อ้การศึกึษา
ภายในแนวคิิดหลังัการตระหนักัรู้้� ถึงึ “ความก้า้วหน้า้” และการเล่่าประวัติัิศาสตร์ห์ลักั 
ดิิสย้ำำ ��เตืือนเราว่่าประวัติัิศาสตร์ ์ไม่่ใช่่เรื่่�องราวของความก้า้วหน้า้และความสม่ำำ��เสมอ 
แต่่เป็็นเรื่่�องราวของการเปล่ี่�ยนแปลงและการปฏิิวัติัิ จากธรรมชาติิสู่่�น้ำำ ��มือมนุุษย์ ์
ด้ว้ยการนำำ�เสนอผ่่านการดำำ�เนิินรายการวิิทยุโดยดีีเจไตล์ช์อค-จ๊อ๊คท่ี่�เล่่นกับั
ความบันัเทิิงอันัอื้้ �อฉาวและผ่่านเรื่่�องราวท่ี่� ไร้เ้หตุุผลและน่่ากลัวั ภาพยนตร์เ์รื่่�องนี้้ �
เล่่าสลับัไปมาระหว่่างประวัติัิศาสตร์แ์รงงาน เพศ เชื้้ �อชาติิ และเทคโนโลยีี และเน้น้ย้ำำ �� 
ถึงึความเล็็กน้อ้ยของชีีวิตปััจเจกในโลกท่ี่�อาจไม่่ใช่่เพีียงโลกใบเดีียวท่ี่�เป็็นไปได้้

DIS
ดิส

DIS is a New York-based collective made up of Lauren Boyle, Solomon 
Chase, Marco Roso, and David Toro that works across a wide range 
of media. In 2017 the collective transitioned platforms from an online 
magazine, dismagazine.com, to a video-streaming edutainment platform, 
dis.art, narrowing in on the future of education as entertainment. DIS  
enlists leading artists and thinkers to expand the reach of key conversations 
bubbling up through contemporary art, culture, activism, philosophy, and 
technology, with the aim to inform and mobilize a generation around the 
vital issues facing us today and tomorrow. 

DIS เป็นกลุ่มคนทำ�งานประกอบดว้ยลอเรน บอยล ์โซโลมอน เชส มาโก รอสโซ่ 
และเดวิด โทโร่ ที่ทำ�งานเก่ียวกบัส่ือต่างๆ ที่หลากหลาย ในปี 2560 พวกเขาเปล่ียน
จากทำ�นิตยสารออนไลน ์dismagazine.com ไปทำ�ชองวิดีโอสตรีมม่ิงการเรียนรู้
ผ่านความบนัเทิง dis.art ที่ มุ่งไปยงัอนาคตของการเรียนรูผ่้านความบนัเทิง  
พวกเขาทำ�งานกบัศิลปินและนกัคิดชัน้นำ�เพ่ือขยายขอบเขตการสนทนาสำ�คญั
ที่ปะทุขึน้ผ่านศิลปะร่วมสมยั วฒันธรรม การรณรงคกิ์จกรรม ปรชัญา และ
เทคโนโลยี โดยมีเป้าหมายเพ่ือแจง้และระดมคนรุ่นใหม่เก่ียวกบัประเด็นสำ�คญั 
ที่เรากำ�ลงัเผชิญอยู่ในปัจจุบนัและอนาคต
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Adorno’s Grey (2012) 
14’20”

Adorno’s Grey depicts a team of conservators scraping away at a wall
in the Goethe-Universität Frankfurt am Main auditorium in search of that
which German philosopher Theodor W. Adorno had painted grey to
promote concentration. Juxtaposed against this is a historical event in
1969. Amidst the climate of student unrest at the university, Adorno
became the subject of critical provocations known as the “Breast Attack”,
which marked his withdrawal from teaching. The work pinpoints the
continued negotiation between social relations, politics, and theory
within contemporary life through and beyond Adorno’s work on the
interrelation of art and social critique

Adorno’s Grey นำ�เสนอเร่ืองราวของทีมงานนกัอนุรกัษก์ลุ่มหน่ึงกำ�ลงัขูด 
พืน้ผิวผนงัของห้องออดิทอเรียมในมหาวิทยาลยัเกอเธ่ที่ แฟรงเฟิรต์ อมั เมน 
ในการคน้หาสีเทาที่นกัปรชัญาเยอรมนั ธีโอดอร ์ดบับลิว อดอร ์โน ไดเ้ลือกทาบน
ผนงัห้องประชุมเพ่ือสรา้งสมาธิ เลียบเคียงไปกบัการนำ�เสนอเหตุการณส์ำ�คญั
ทางประวติัศาสตรท์ี่ เกิดชึน้ในปี 2512 ท่ามกลางบรรยากาศความไม่สงบของ
นกัศึกษาในมหาวิทยาลยั อดอร ์โนกลายเป็นหวัขอ้ของการยั่ วยุเชิงวิพากษท์ี่  
เป็นที่รูจ้กัในฐานะเหตุการณ ์“การจู่โจมดว้ยหนา้อก” ซ่ึงทำ�ใหเ้ขาถอนตวัจาก 
การสอน งานชิน้นีช้ี ใ้ห้เห็นถึงการต่อรองอย่างต่อเน่ืองระหว่างความสมัพนัธ ์
เชิงสงัคม การเมือง และทฤษฎีภายในชีวิตร่วมสมยัทัง้ผ่านผลงานของอดอร ์โน 
และที่ ไปไกลเกินกว่าผลงานของอดอร ์โนเก่ียวกบัความสมัพนัธร่์วมกนัระหว่าง
ศิลปะและการวิพากษเ์ชิงสงัคม

Hito Steyerl 
ฮิโตะ ชไตเยิรล์

Hito Steyerl was born in Munich and lives and works in Berlin where she 
is a filmmaker, visual artist, writer, and innovator of the essay documentary. 
Her prolific filmmaking and writing occupies a highly discursive position 
between the fields of art, philosophy, and politics, constituting a deep  
exploration of late capitalism’s social, cultural, and financial imaginaries. 
Her films and lectures have increasingly addressed the presentational 
context of art, while her writing has circulated widely through publication 
in both academic and art journals, often online. Recent solo exhibitions 
include A Sea of Data, National Museum of Modern and Contemporary 
Art, Korea, Seoul, 2022; I Will Survive, Stedelijk Museum Amsterdam, 
2022; This Is the Future, Art Gallery of Ontario, Toronto, 2020; and Power 
 Plants, Serpentine Galleries, London, 2019. Group exhibitions include 
Surrounds, Museum of Modern Art, New York, 2020; May You Live in  
Interesting Times, 58th Venice Biennale, 2019; and War Games,  
Kunstmuseum Basel, 2018.

ฮิโตะ ชไตเยิรล์ เกิดที่มิวนิก อาศยัและทำ�งานที่เบอรลิ์น เธอเป็นนกัสรา้งภาพยนตร ์
ศิลปินทศันศิลป์ นกัเขียน และนกัสรา้งสารคดีความเรียงชัน้แนวหนา้ งานเขียน
และงานภาพยนตรท์ี่มากมายต่างๆ ของเธอเป็นที่ถกเถียงกนัทัง้ในสาขาวิชาทาง
ศิลปะ ปรชัญา และการเมือง โดยสำ�รวจเชิงลกึลงไปในจินตนาการทางสงัคม 
วฒันธรรม และการเงินของระบบทุนนิยมตอนปลาย ภาพยนตรแ์ละการบรรยาย
ของเธอนำ�เสนอประเด็นบริบทในปัจจุบนัของศิลปะ ขณะที่งานเขียนของเธอได้
รบัการตีพิมพแ์พร่หลายทัง้ในแวดวงวิชาการและวารสารศิลปะต่างๆ มากมายซ่ึง
โดยมากอยู่ในรูปแบบออนไลน ์นิทรรศการเด่ียวล่าสุด ไดแ้ก่ A Sea of ​​Data, ที่
พิพิธภณัฑศิ์ลปะสมยัใหม่และศิลปะร่วมสมยัเกาหลี โซล 2565 I Will Survive ที่
พิพิธภณัฑ ์Stedelijk อมัสเตอรด์มั 2565 This Is the Future, Art Gallery of 
Ontario โตรอนโต 2563 และ Power Plants Serpentine Galleries ลอนดอน 
2562 นิทรรศการกลุ่มยงัรวมถงึ Surrounds, Museum of Modern Art, นิวยอรก์ 
2563 เทศกาลศิลปะเวนิสเบียนนาเล่ครัง้ที่  58 May You Live in Interesting Time 
2563 และ War Games ที่  Kunstmuseum บาเซล 2561 
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From Its Mouth Came a River
of High-End Residential Appliances 

(2018)
13’

An aerial journey among Hong Kong’s skyscrapers and dragon gates
—holes on high rises designed to allow dragons to fly through. WangShui
contemplates the entanglement of Feng Shui, migration, and mythology.
The invisible systems and forces that surround us are considered  
alongside fictional identities and real attempts to describe oneself,  
probing the city through its own personal and monumental modes of  
resistance.

การเดินทางในอากาศท่ามกลางตกึระฟ้าและประตูมงักรในฮ่องกง หรือช่องลอด
บนตกึระฟ้าที่ถูกออกแแบบมาใหม้งักรลอดผ่าน หวงัสุ่ยครุ่นคิดถงึความสมัพนัธ ์
ที่พวัพนักนัระหว่างฮวงจุย้ การอพยพยา้ยถ่ิน และปกรณมัตำ�นาน ระบบและพลงั
ที่มองไม่เห็นที่ลอ้มรอบตวัเรานี ้ถูกใคร่ครวญควบคู่ไปกบัตวัตนที่ถูกสรา้งขึน้และ
ความพยายามอย่างแทจ้ริงในการอธิบายตวัตนของคนหน่ึงๆ ผ่านการสำ�รวจเมือง
ผ่านโหมดการต่อตา้นที่ท ัง้เป็นเร่ืองส่วนตวัและเป็นอนุสาวรีย ์

WangShui
หวงัสุ่ย

WangShui, through sculpture, painting, installation, film, and more explores 
the strange loops of mediation we exist in today. The materials activated 
in their practice range from the organic to the mechanical, often incorporating 
live matter and generative image technologies. Their obsession with the 
paradoxes of perception, between detail and distance, transparency and 
opacity, haptics and optics challenge fixed notions of matter and scale. 
Adding to the lineage of human/machine depiction, WangShui captures 
the feeling of dematerializing into an algorithmic interpolation of being. 
WangShui has exhibited work at the 2022 Whitney Biennial, New York; 
Hammer Museum, Los Angeles; The Shed, New York; Hessel Museum, 
Annandale-on-Hudson, NY; Julia Stoschek Collection, Berlin; EMPAC,  
Albany, NY; SculptureCenter, New York; and 2022 Lyon Biennale. 

งานของหวงัสุ่ยมีท ัง้งานประติมากรรม ภาพจิตรกรรม งานศิลปะจดัวาง ภาพยนตร ์
และอ่ืนๆ อีกมากมายที่เป็นการสำ�รวจลูปอยู่ระหว่างการมีอยู่ของเราในปัจจุบนั 
วสัดุที่ใช้ในการทำ�งานของหวงัสุ่ยมีหลากหลายตัง้แต่สสารอินทรีย ์ไปยงั
เคร่ืองจกัรกลที่รวบรวมเอาส่ิงมีชีวิตและเทคโนโลยีการสรา้งภาพเขา้ไวด้ว้ยกนั 
หวงัสุ่ยหมกหมุ่นกบัความยอ้นแยง้ของการรบัรู ้ระหว่างรายละเอียดและระยะทาง 
ความโปร่งใสและความทบึแสง ผสัสะและการมองเห็นที่ทา้ทายแนวคิดของ 
ส่ิงต่างๆ และขนาด นอกจากการแสดงออกถงึมนุษย/์เคร่ืองจกัรที่เป็นลิเนียร ์ 
หวงัสุ่ยยงัรวบรวมความรูส้กึของการทำ�ใหเ้ป็นกลางในการแก้ไขอลักอริทมึของ 
การดำ�รงอยู่ หวงัสุ่ยแสดงผลงานของเขามาแลว้ทัง้ที่เทศกาลศิลปะวิทยนี์ย ์
ไบแอนเน่ียล 2565 นิวยอรก์ พิพิธภณัฑแ์ฮมเมอร ์ลอสแองเจลิส The Shed 
นิวยอรก์ พิพิธภณัฑเ์ฮสเซล อนันนัเดล-ออน-ฮดัสนั นิวยอรก์ คอลเลกชั่น Julia 
Stoschekเบอรลิ์น EMPAC อลับานี นิวยอรก์ SculptureCenter นิวยอรก์ และลียง 
เบียนนาเล่ 2565
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Hua-Lam-Pong (2004)  
12’

In Hua-Lam-Pong, a central train station bustling with people and
activities, an old man carefully sets up a tripod, framing, adjusting, and
taking photographs of a hidden subject. He observes and documents
and in turn is also observed and documented. The station built in 1916
is officially named Bangkok Station and is a major cargo and passenger
transportation hub that marks one end of Thailand’s first railway line. With
the passing of time, the station has decreased in traffic and is officially
slated for closure to be turned into a museum.

ในหัวัลำำ�โพง สถานีีรถไฟหลักัท่ี่�คราคร่ำำ��ไปด้ว้ยผู้้� คนและกิิจกรรม ชายชราคนหนึ่่�ง
ค่่อยๆ ตั้้�งขาตั้้�ง จัดัเฟรม ปรับัโฟกัสั และถ่่ายภาพเรื่่�องราวท่ี่�ถููกซุุกซ่่อนอยู่่� เขา
สังัเกตและบันัทึกึและในทางกลับักันัก็็ถููกสังัเกตและบันัทึกึไว้ ้สถานีีรถไฟแห่่งนี้้ �
ถููกสร้า้งขึ้้ �นในปีี 2459 และมีีช่ื่�อเรีียกอย่่างเป็็นทางการว่่าสถานีีรถไฟกรุุงเทพ 
โดยเป็็นศููนย์ก์ลางการขนถ่่ายสิินค้า้และขนย้า้ยผู้้� คน และเป็็นจุุดหมายปลายทาง
ของเส้น้ทางรถไฟเส้น้แรกของประเทศไทย กาลเวลาท่ี่�ผ่่านไปทำำ�ให้ส้ถานีีแห่่งนี้้ � 
มีีผู้้� ใช้ง้านน้อ้ยลง และมีีกำำ�หนดปิิดตัวัอย่่างเป็็นทางการเพื่่�อเปล่ี่�ยนไปเป็็น
พิิพิิธภัณัฑ์แ์ล้ว้

Chulayarnnon Siriphol
จุฬญาณนนท ์ศิริผล 

Chulayarnnon Siriphol lives and works in Bangkok where he is a filmmaker 
and artist. He employs moving images and his body as his main medium. 
From adaptations of local mythology and science fiction to transformation 
from analog body to digital spirituality, he questions contemporary issues  
and political ideology through his own sarcasm. His short film Vanishing 
Horizon of the Sea (2014) won Special Mention at the 2014 Singapore 
International Film Festival. His solo exhibitions include Give Us A Little 
More Time, 2020 and Museum of Kirati, 2017, both BANGKOK CITYCITY 
GALLERY, Bangkok; and Behind the Painting, Art Centre Silpakorn  
University, Bangkok, 2015. Group exhibitions include Soil and Stones, 
Souls and Songs, Para Site, Hong Kong, 2017; Ghost:2561, Bangkok, 
2018; and Narration, Narcosis, Hamburger Bahnhof – Museum für  
Gegenwart – Berlin. 

จุฬญาณนนท ์ศิริผล อาศยัและทำ�งานในกรุงเทพฯ โดยเป็นทัง้นกัสรา้งภาพยนตร ์
และศิลปิน เขาใชภ้าพเคล่ือนไหวและร่างกายของเขาเป็นส่ือหลกัในการทำ�งาน 
จากการดดัแปลงตำ�นานพืน้บา้นและนิยายวิทยาศาสตร ์ไปจนถงึการเปล่ียน
ร่างกายเชิงแอนะล็อกไปยงัจิตวิญญาณที่เป็นดิจิทลั เขาตัง้คำ�ถามถงึประเด็น
ร่วมสมยัและอุดมการณท์างการเมืองผ่านอารมณข์นัเสียดสีของเขา ผลงาน
ภาพยนตรส์ ัน้ Vanishing Horizon of the Sea (2557) ชนะรางวลั Special  
Mention ที่เทศกาลภาพยนตรน์านาชาติสิงคโปร ์นิทรรศการเด่ียวของเขารวมถงึ 
Give Us A Little More Time (2563) Museum of Kirati (2560) ซ่ึงทัง้สองงานจดั
ขึน้ที่บางกอก ซิตีซิ้ตี ้แกลเลอร่ี และ Behind the Painting หอศิลป์ มหาวิทยาลยั
ศิลปากร วงัท่าพระ (2558) นิทรรศการกลุ่มที่เขามีผลงานร่วมแสดงยงัรวมถงึ 
Soil and Stones, Souls and Songs ที่  Para Site (2560); Ghost:2561 กรุงเทพฯ 
(2561) และ Nation Narration, Narcosis ที่  Hamburger Bahnhof – Museum für 
Gegenwart – เบอรลิ์น 
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Ashes (2012)
20’18”

A rumination on small moments of intimacy, pleasure, and joyful days is
set in proximity to and contrasted with the same rhythm of the erosion
of memory. The narrator ponders his daily routines, a dream of his
hometown. The subject reminiscing realizes these are dreams of a
collective memory, aspirations soured due to the nightmare of Thailand’s
political turmoil. Fireworks ascend as ashes descend in the decay of 
memory.

การคิดคำ�นึงถงึช่วงเวลาเล็กๆ นอ้ยๆ ของความใกลชิ้ดสนิทสนม ความบนัเทิง 
และวนัเวลาอนัเบิกบานทัง้อยู่ใกลแ้ละไกลห่างอย่างตรงกนัขา้มกบัการพงัทลาย
ของความทรงจำ�ในจงัหวะเดียวกนั ผูเ้ล่าเร่ืองจมจ่อมอยู่ในการไตร่ตรองถงึชีวิต
ประจำ�วนัของเขา ความฝันถงึบา้นเกิดของเขา เร่ืองราวในผลงานชวนใหต้ระหนกั
ถงึว่าพวกมนัคือความฝันของความทรงจำ�ร่วม คือความมุ่งมาดปรารถนาที่ล่ม
สลายดว้ยฝันรา้ยจากความวุ่นวายทางการเมือง เม่ือดอกไม้ไฟพุ่งทะยานสู่ฟ้า 
ขณะเถา้ถ่านร่วงหล่นลงป่นเป็นผุยผงของความทรงจำ�

Apichatpong Weerasethakul
อภิชาติพงศ ์วีระเศรษฐกุล

Apichatpong Weerasethakul lives and works in Chiang Mai, Thailand. 
Apichatpong was born in Bangkok and grew up in Khon Kaen in north-
eastern Thailand. He began making films and video shorts in 1994 and 
completed his first feature in 2000 and has mounted exhibitions and in-
stallations in many countries since 1998. His works are characterized by 
non-linear storytelling, often dealing with themes of memory, loss, iden-
tity, desire, and history. Among numerous honors he has received as a 
filmmaker are the 2021 Cannes Jury Prize for Memoria, his first film shot 
outside of Thailand featuring Tilda Swinton; Cannes Palme d’Or in 2010 
with Uncle Boonmee Who Can Recall His Past Lives; Cannes Jury Prize 
in 2004 for Tropical Malady; and Cannes Un Certain Regard Award in 
2002 for Blissfully Yours. For his artwork he has received prizes including 
the Artes Mundi (2019), Yanghyun Prize (2014), and Sharjah Biennial Prize 
(2013). His installations have appeared at the Haus der Kunst in Munich, 
the New Museum in New York, MAIIAM Contemporary Art Museum in 
Chiang Mai, Documenta in Kassel, and the Taipei Fine Arts Museum in 
Taipei among others. His artworks are in the collections of institutions 
such as Tate Modern, London; Centre Pompidou, Paris; Museum of Con-
temporary Art Tokyo; and M+, Hong Kong. 

อภิชาติพงศ ์วีระเศรษฐกุล อาศยัและทำ�งานในจงัหวดัเชียงใหม่ เขาเกิดที่กรุงเทพฯ 
 และเติบโตที่ขอนแก่นในภาคตะวนัออกเฉียงเหนือของไทย เขาเร่ิมสรา้งภาพยนตร ์
และงานวิดีโอขนาดสัน้ในปี 2537 และสรา้งภาพยนตรเ์ร่ืองยาวครัง้แรกในปี 2543 
นอกจากนี ้เขายงัมีนิทรรศการและงานแสดงศิลปะจดัวางต่างๆ ในหลายประเทศ
มาตัง้แต่ปี 2541 อภิชาติพงศเ์ป็นทีรู่จ้กัในฐานะผูส้รา้งภาพยนตรแ์ละศิลปินทศันศิลป์ 
แนวหนา้ในระดบันานาชาติ ผลงานของเขามีลกัษณะเฉพาะดว้ยการเล่าเร่ือง
แบบไม่ตามขนบ ซ่ึงมกัเก่ียวขอ้งกบัประเด็นเร่ืองความจำ� การสูญเสีย อตัลกัษณ ์
ความปรารถนา และประวติัศาสตร ์ผลงานของเขาไดร้บัการยอมรบัในระดบั
นานาชาติอย่างกวา้งขวางและไดร้บัรางวลัมากมาย ซ่ึงรวมถงึรางวลั Cannes 
Jury Prize ในปี 2564 สำ�หรบั Memoria ภาพยนตรเ์ร่ืองแรกของเขาที่ถ่ายทำ�
นอกประเทศไทยโดยมีทลดา้ สวินตนั ร่วมแสดง นอกจากนีเ้ขายงัไดร้บัรางวลั 
Cannes Palme d’Or ในปี 2553 กบัลุงบุญมีระลกึชาติ ภาพยนตรส์ตัวป์ระหลาด
ของเขาชนะรางวลั Cannes Competition Jury Prize ในปี 2547 และสุดสเน่หา ได้
รบัรางวลั Cannes Un Certain Regard Award อภิชาติพงศย์งัไดร้บัรางวลัต่างๆ 
ไดแ้ก่ Artes Mundi Award (2562) Yanghyun Art Prize (2557) และ Sharjah 
Biennial Prize (2556) ผลงานของเขาไดแ้สดงที่  Haus der Kunst ในมิวนิก, The 
New Museum ในนิวยอรก์, พิพิธภณัฑศิ์ลปะร่วมสมยัใหม่เอ่ียมในจงัหวดัเชียงใหม่, 
Documenta ในคาสเซิลและพิพิธภณัฑวิ์จิตรศิลป์ไทเปในไทเป เป็นตน้ ผลงานของ
เขาอยู่ในคอลเลกชั่นศิลปะสำ�คญัๆ ทั่วโลก เช่นพิพิธภณัฑศิ์ลปะสมยัใหม่เทต ศูนย ์
ศิลปะจอรจ์ ปอมปิดู พิพิธภณัฑศิ์ลปะร่วมสมยัโตเกียว และพิพิธภณัฑ ์M+ ฮ่องกง
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Sonata for Smoke (2021) 
15’49”

A cinematic unveiling of the processes of filmmaking itself, Sonata for
Smoke is a choreography of sounds, spaces, and senses. It is a lingering
look at both the elusive instruments in which the practice is crafted and
the illusory subjects one glimpses—a composition of images, fleeting
sounds, and listening to invisible sights.

ในการเปิดเผยกระบวนการสรา้งภาพยนตร ์ในรูปแบบภาพยนตร ์Sonata for 
Smoke คือการออกแบบจดัวางของเสียง พืน้ที่  และประสาทสมัผสั เป็นการค่อยๆ 
มองไปยงัเคร่ืองมือที่อนัยากจะอธิบายในกระบวนการสรา้งงานที่ถูกประดิษฐข์ึน้
บนเร่ืองลวงตาที่คนหน่ึงๆ เห็นทัง้หมดไดใ้นแวบเดียว ทัง้การจดัวางองคป์ระกอบ
ของภาพ เสียงที่ดงัขึน้เพียงชั่วขณะ และการฟังส่ิงที่ ไม่อาจมองเห็น
 

Samson Young
แซมซนั ยงั

Samson Young is a multi-disciplinary artist who was born in Hong Kong 
and works in sound, performance, video, and installation. He graduated 
with a PhD in Music Composition from Princeton University, NJ in 2013. 
He was Hong Kong Sinfonietta’s Artist Associate from 2008 to 2009. In 
2017, he represented Hong Kong at the 57th Venice Biennale. Other solo 
projects have been presented at venues including de Appel, Amsterdam; 
Kunsthalle Düsseldorf; Talbot Rice Gallery, Edinburgh; Smart Museum of 
Art, Chicago; Centre for Contemporary Chinese Art in Manchester; and 
Mori Art Museum, Tokyo. Selected group exhibitions have taken place at 
venues including Solomon R. Guggenheim Museum, New York; Gropius 
Bau, Berlin; Performa 19, New York; Biennale of Sydney; Shanghai Biennale; 
National Museum of Art, Osaka; National Museum of Modern and  
Contemporary Art, Korea, Seoul; Ars Electronica, Linz; and documenta 14: 
documenta radio. In 2020, he was awarded the inaugural Uli Sigg Prize. 

แซมซนั ยงั เป็นศิลปินสหศาสตร ์เขาเกิดที่ฮ่องกงและทำ�งานศิลปะที่ขา้มส่ือ
ระหว่างเสียง การแสดงสด วิดีโอ และงานศิลปะจดัวาง เขาจบการศกึษาดุษฎีบณัฑิต 
ดา้นการแต่งเพลงจากมหาวิทยาลยัพรินซต์นัในนิวเจอรซ์ี ในปี 2556 ระหว่างปี 
2551 ถงึ 2552 เขาเคยเป็นผูช่้วยศิลปินชาวฮ่องกง Sinfonietta เขาเป็นตวัแทน 
ฮ่องกงในเทศกาลศิลปะเวนิสเบียนนาเล่ครัง้ที่ 57 ในปี 2560 นิทรรศการเด่ียว 
ของเขาจดัแสดงในพืน้ที่ ศิลปะต่างๆ เช่น de Appel อมัสเตอรด์มั Kunsthalle 
Düsseldorf ดุสเซิลดอรฟ์ Talbot Rice Gallery เอดินเบิรก์ Smart Museum 
of Art ชิคาโก Centre for Contemporary Chinese Art ในแมนเชสเตอรแ์ละ
พิพิธภณัฑศิ์ลปะโมริ นิทรรศการกลุ่มที่เขามีผลงานร่วมแสดงยงัจดัแสดงในพืน้ที่  
เช่น พิพิธภณัฑ ์Solomon R. Guggenheim Museum นิวยอรก์ Gropius Bau 
เบอรลิ์น Performa 19 นิวยอรก์ Biennale of Sydney Shanghai Biennale 
National Museum of Art โอซากา้ พิพิธภณัฑศิ์ลปะสมยัใหม่และศิลปะร่วมสมยั
เกาหลี โซล Ars Electronica,ลินซ ์และ documenta 14: documenta radio ในปี 
 2563 เขาไดร้บัรางวลั Uli Sigg ซ่ึงนบัเป็นศิลปินคนแรกของรางวลัดงักล่าว 

Session 2:
Beyond the Threshold

16:45–18:25



Christina Li
คริสติน่า ลี

Christina Li is a curator and writer who works between Hong Kong and 
Amsterdam. As director of Spring Workshop, Hong Kong (2015–17) she 
curated projects such as A Collective Present (2017), Wu Tsang: Duil-
ian (2016), and Wong Wai Yin: Without Trying (2016). Her recent shows 
include Pilvi Takala: Close Watch, Pavilion of Finland at the 59th Ven-
ice Biennale (2022), Xinyi Cheng: Seen Through Others, Lafayette An-
ticipations, Paris (2022); …pausing barely, barely pausing…, A Tale of 
A Tub, Rotterdam (2021); Palms, Palms, Palms, Z33, Hasselt (2020); 
Shirley Tse: Stakeholders, Hong Kong in Venice, Hong Kong’s pres-
ence at the 58th Venice Biennale (2019); and Dismantling the Scaffold, 
Tai Kwun Contemporary, Hong Kong (2018). Li’s writing appears in Art-
forum, Art Review Asia, LEAP, Parkett, Spike, and Yishu Journal of 
Contemporary Art among others. 

คริสติน่า ลี เป็นภณัฑารกัษ ์และนกัเขียนที่ทำ�งานระหว่างฮ่องกงและอมัสเตอรด์มั 
ในฐานะผูอ้ำ�นวยการของ Spring Workshop ฮ่องกง (2558–2560) เธอรบัหนา้ที่ 
ภณัฑารกัษใ์นโปรเจกตต่์างๆ เช่น A Collective Present (2560), Wu Tsang: 
Duilian (2559), และ Wong Wai Yin: Without Trying (2559) นิทรรศการล่าสุดของ
เธอยงัร่วมถงึ Pilvi Takala: Close Watch ตวัแทนฟินแลนด ์พาวิลเล่ียนในเทศกาล
ศิลปะเวนิสเบียนนาเล่ครัง้ที่ 59 Xinyi Cheng: Seen Through Others ที่ Lafayette 
Anticipations, ปารีส (2565); …pausing barely, barely pausing…, A Tale of A Tub, 
รตเตอรด์มั (2564); Palms, Palms, Palms, ที่ Z33, ฮสัเซิลต ์(2563); Shirley Tse: 
Stakeholders, Hong Kong in Venice, นำ�เสนองานของฮ่องกงในเทศกาลศิลปะเวนิส
เบียนนาเล่ครัง้ที่ 58 (2562) และ Dismantling the Scaffold ที่ Tai Kwun 
Contemporary, ฮ่องกง (2561) งานเขียนของเธอไดร้บัการตีพิมพ์ในนิตยสารทาง
ศิลปะต่างๆ เช่น Artforum Art Review Asia LEAP Parkett Spike และ Yishu Jour-
nal of Contemporary Art เป็นตน้

 



Ghost Foundation 

Initiated by Korakrit Arunanondchai and Akapol Op Sudasna, Ghost 
Foundation’s mission is to create a platform and foster a community for 
video and performance art in Thailand. By organizing the Ghost series 
and related activities, the foundation is committed to information acces-
sibility and knowledge production. 

Ghost Foundation ริเร่ิมโดย กรกฤต อรุณานนทช์ยั และอรรคพล สุทศัน ์ณ อยุธยา 
โดยมีพนัธกิจในการสรา้งพืน้ที่และส่งเสริมชุมชนสำ�หรบังานวิดีโอและศิลปะการ
แสดงในประเทศไทย ผ่านการจดัซีรีส ์Ghost และกิจกรรมต่างๆ ที่เก่ียวขอ้ง โดยมุ่ง
มั่นในการนำ�เสนอขอ้มูล และการเขา้ถงึและการผลิตองคค์วามรู ้

OPEN FIELD 
OPEN FIELD is a Bangkok-based non-profit organization grounded in 
contemporary and everyday culture and knowledge as transformative 
power that can advance society. The platform undertakes research and 
educational programs, and aspires to sustain critical dialogue, improve 
access to knowledge and art experiences, and foster community. 

องคก์รไม่แสวงหาผลกำ�ไรในกรุงเทพฯ ทีมี่พืน้ฐานมาจากวฒันธรรมและชีวิตร่วมสมยั
ในการเป็นพลงัใหเ้กิดความเปล่ียนแปลงที่ผลกัดนัใหส้งัคมกา้วหนา้ ผ่านงานวิจยั
คน้ควา้และโปรแกรมการศกึษาต่างๆ ดว้ยหวงัจะหล่อเลีย้งการสนทนาในเชิงวิพากษ ์
การเขา้ถงึความรูแ้ละประสบการณท์างศิลปะ และส่งเสริมชุมชนศิลปะร่วมสมยั 


